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environment and live electronic music with their multiple lay-
ers of mechanical sounds, human language, animal noises, hu-
man activities from all realms, music from all continents and 
all centuries, industrial and environmental sounds, shortwave 
radio, computer technology as well as natural sources of sound 
like the wind and the sun give the impression of huge frescos 
of musical theater: one of the most well known examples here 
would be The Magnetic Garden. His piece Endangered Spe-
cies: The Economics of Appropriation configures these cross-
cultural assemblages to a global panacoustics of the avant-
garde. For Alvin Curran, it is music that belongs to all. Looking 
for it and collecting it means for him, as he once accurately 
put it, also a possibility “of giving oxygen to the often airless 
realms of New Music.” 

Hartmut Möller
Künstlerexistenzen. Vortrag
16:00 Thaetersaal

> “Stolp, stolp, stölperlein,da wird ein Pfeifer begraben sein.” 
(Hans Sachs) — We know that blind composer Moondog (Louis 
Thomas Hardin), who for many years performed his poems and 
compositions on the street corners of Manhattan on a zither or 
a drum, was able to successfully market his music beginning 
in 1955. What about the social status and income of his pre-
decessors, the medieval players? Traveling players lived from 
hand to mouth, but there were many forms and levels of pay-
ment. Often, they had to demand their pay, be it in honorary 
payment, alms, and salary, dress, room and board, in rare cas-
es also a horse. In contrast, court players with property were 
the exception, and the other extreme were the large number 
of begging musicians. Tellingly, pay was often the “gages” 
(debts) left by the players in the inns – hence the origin of the 
German term Gage. Beginning in the late Middle Ages, not just 
the city piper, but also traveling players were paid in coinage 
for a calculable work. 

“If you would want to have love and friendship towards me, to 
support me for one or two years with one or two thousand 
gulden for proper interest you would be helping me greatly! 
You would certainly find it sure and true that it is horrible, in-
deed impossible to live when you must wait from payment to 
payment!” (Mozart to his Freemason lodge brother Michael 
Puchberg, June 17, 1788) — There is a stubborn myth that fa-
mous composers die poor. This is on the one hand true – both 

Beethoven and Mozart had existential difficulties in Vien-

Tierlauten, menschlichen Tätigkeiten von überall her, von Mu-
sik aus allen Kontinenten, aus allen Jahrhunderten, aus al-
len Stilen, Industrie- und Umweltklängen, Kurzwellenradios, 
Computertechnologie sowie naturhaften Klangquellen wie 
Wind, Sonne etc., muten an wie riesige musiktheatralische 
Fresken – als eines der bekanntesten Beispiele dürfte hier-
zu The Magnetic Garden zählen. Auch sein Stück Endangered 
Species – the economics of appropriation konfiguriert diese 
kulturellen Zueinanderfügungen zu einem weit umspannten 

„Panakustikum“ der Avantgarde. Für Alvin Curran ist es Musik, 
die allen gehört. Sie zu suchen und zu sammeln bedeutet für 
ihn, wie er einmal treffend formuliert hat, auch eine Möglich-
keit, „den oft luftleeren Bezirken der Neuen Musik Sauerstoff 
zuzuführen“.� Joachim Ody

> „Stolp, stolp, stölperlein,da wird ein Pfeifer begraben sein.“ 
(Hans Sachs) — Vom blinden Komponisten Moondog (Lou-
is Thomas Hardin), der lange Jahre an den Straßenecken von 
Manhattan seine Gedichte und Kompositionen auf einer Zither 
oder zur Trommel vortrug, wissen wir, dass seine Musik von 
1955 an erfolgreich vermarktet wurde. Wie sieht es um die ge-
sellschaftliche Stellung und um die Einkünfte seiner mittelal-
terlichen Vorgänger, der Spielleute, aus? Als Typus lebten die 
Spielleute von der Hand in den Mund, doch gab es viele Arten 
und Abstufungen der Bezahlung. Nicht selten mussten sie ih-
re Entlohnung herausfordern, ob Ehrenlohn, Almosen und Ge-
halt. Oder Nahrung, Kleidung und Unterkunft, in seltenen Fäl-
len auch ein Pferd. Mit Gütern versehene höfische Spielleute 
sind dagegen die Ausnahme, das andere Extrem bildet die gro-
ße Zahl der Bettelmusikanten. Bezeichnenderweise bestand 
die Gage oft darin, die von den Spielleuten in den Herbergen 
hinterlegten Pfänder („gages“) auszulösen – darauf geht der 
Begriff „Gage“ zurück. Ab dem späten Mittelalter dann wurden 
nicht nur die Stadtpfeifer, sondern auch die durchziehenden 
Spielleute durch Bezahlung in Münzen für eine berechenba-
re Arbeit entlohnt.

„Wenn Sie die liebe und freundschaft für mich haben wollten, 
mich auf 1 oder 2 Jahre, mit 1 oder 2 tausend gulden gegen 
gebührenden Interessen zu unterstützen so würden sie mir auf 
acker und Pflug helfen! – Sie werden gewis selbst sicher und 
war finden, dass es übel, Ja ohnmöglich zu leben sey, wenn 
man von Einnahme zu Einnahme warten muß!“ (Mozart an sei-
nen Freimaurer-Logenbruder Michael Puchberg, 17. Juni 1788) 

— Hartnäckig hält sich der Mythos, dass berühmte Komponis-
ten arm gestorben seien. Zwar trifft zu: Beethoven und genau-
so auch Mozart in seiner Wiener Zeit hatten mit existentiel-
len Geldsorgen zu kämpfen. Doch gleichzeitig wirkte Joseph 
Haydn jahrzehntelang in der Hofkapelle des Fürsten Esterházy 
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na. But at the same time, Joseph Haydn worked for decades in 
the court of Prince Esterházy in a relatively well-paid position 
of employment, later came lucrative commissions in London. 
In the seventeenth and eighteenth century, the overwhelming 
number of composers were employed at courts and church-
es, but there were also numerous freelance composers before 
Mozart, usually opera composers. From the eighteenth to the 
nineteenth centuries, freelance activity increasingly grew in 
scope, according to the rapidly increasing demand for works 
to be played at public concerts and for private music making. 
Among the composers of these three centuries, there are free-
lance composers just as well as hired musicians. Some could 
achieve wealth and property, others died impoverished. The 
conclusion? There are no links between economic relations, 
pecuniary expectations, and artistic quality.

Golo Föllmer 
Digital verbunden: Musik zusammen allein. Kurzvortrag
17:15 Theatersaal

> What music is for us, it is through media. Listening, making, 
buying, selling, giving away, learning, understanding, criticiz-
ing, remembering, changing, using – all that occurs directly 
through media, or at least in front of the screen of experienc-
ing media. Electronic and digital media have become more and 
more central in everyday and cultural life, a trend that has in-
creased over the centuries. The impact of media is not a mod-
ern phenomenon. It has existed from the beginning of media 
development in music until today, from the first bone flute to 
the final howl of digital music tools. 
The advantages that help a new medium to success are not 
usually descr ibed as reduction or concentration, but as growth, 
and for music in particular as the increase in musical complex-
ity and precision. As with the introduction of notation, data ca-
bles, digital memory and audio software introduced an expo-
nential rise in the structural and tonal complexity that can be 
reproducibly manufactured. They also extend material sources, 
i.e. communicative and cultural memory, and thereby the num-
ber of references that can be made to other people and prod-
ucts in music history. What is done with music once the man-
ufacturing process is complete is also subject to the increase 
in choice and interactive possibilities. As early as the 1960s, 
Glenn Gould speculated that music listeners would soon be 
able to make their own versions of music pieces from modular 
elements, and perhaps the success of music tools such as the 
iPhone application RjDj are paving the way for this. 
Does this mean that the media revolution signifies permanent 

in einem relativ gut bezahlten Anstellungsverhältnis, später 
kamen lukrative Kompositionsaufträge in London hinzu. Im 17. 
und 18. Jahrhundert war die überwiegende Zahl der Kompo-
nisten an Höfen und Kirchen angestellt, daneben gab es aber 
auch schon vor Mozart zahlreiche freischaffende Komponis-
ten, zumeist von Opern. Vom 18. zum 19. Jahrhundert nahm 
dann die freischaffende Tätigkeit stetig zu, entsprechend dem 
rasant steigenden Bedarf an Werken für den öffentlichen Kon-
zertbetrieb und für das private Musizieren. Unter den Kompo-
nisten dieser drei Jahrhunderte befinden sich freischaffende 
Komponisten genauso wie Kapellmeister. Einige konnten Ver-
mögen und Hausbesitz erringen, andere starben bettelarm. Fa-
zit? Zusammenhänge zwischen ökonomischen Verhältnissen, 
pekuniären Erwartungen und künstlerischer Qualität sind nicht 
auszumachen.� Hartmut Möller

> Was Musik für uns ist, ist sie durch Medien. Hören, Machen, 
Kaufen, Verkaufen, Verschenken, Lernen, Verstehen, Kriti-
sieren, Erinnern, Verändern, Verwenden – all das erfolgt di-
rekt mittels Medien oder in jedem Fall vor der Folie der Me-
dienerfahrung, Tendenz seit Jahrhunderten steigend: Elek-
tronische und digitale Medien okkupieren immer zentralere 
Bereiche der Alltagspraxis und des Kulturlebens. Dieser Me-
dieneinfluss ist kein neuzeitliches Phänomen, sondern gilt 
vom Anbeginn der Medienentwicklung in der Musik bis heu-
te, von der ersten Knochenflöte bis zum letzten Schrei digi-
taler Musik-Tools. 
Die Vorteile, die einem neuen Medium zum Erfolg verhelfen, 
werden in der Regel nicht als Reduktion oder Konzentration, 
sondern als Zuwachs beschrieben, bei Musik allen voran die 
Steigerung musikalischer Komplexität und Präzision. Ähnlich 
der Einführung der Notenschrift brachten Datenleitungen, di-
gitale Speicher und Audiosoftware einen sprunghaften Anstieg 
gezielt herstellbarer struktureller und klangfarblicher Komple-
xität. Sie erweitern auch den Materialfundus, d.h. das kommu-
nikative und kulturelle Gedächtnis und damit die Menge her-
stellbarer Bezüge zu anderen Menschen und Produkten der 
Musikgeschichte. Auch was mit Musik geschieht, wenn der 
Herstellungsprozess abgeschlossen ist, unterliegt diesem Zu-
wachs an Wahl- und Interaktionsmöglichkeiten. Glenn Gould 
stellte sich schon in den 1960er Jahren vor, dass Musikhörer 
sich ihre Version eines Musikstücks bald selbst aus Versatz-
stücken zusammenbauen würden, und vielleicht weist der Er-
folg von Musik-Tools wie der iPhone-Applikation RjDj in eine 
ähnliche Richtung. 
Bewirkt die Medienevolution also eine permanente Bereiche-
rung, Konjunktur und Prosperität musikalischer Gestaltungs- 
und Erlebnismöglichkeiten? Offensichtliche Probleme beste-
hen darin, dass Quantität nicht mit Qualität korreliert ist und 
dass der Gewinn an Möglichkeiten durch ein Medium auch 
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mit einem Verlust eben solcher verbunden ist. Skepsis ent-
springt auch der Erfahrung, dass das Neue verblendet und ori-
entierungslos macht, vielleicht die eigenen Bedürfnisse ver-
gessen lässt, etwa in Bezug darauf, dass Menschen sich von 
Musik eigentlich mehr erwarten als geordneten Schall, z.B. ei-
ne orientierende Funktion im Sozialleben. 
Was lässt sich unter diesen Prämissen über die digitale Mög-
lichkeitskonjunktur in der Musik sagen? Ist die Vernetzung mit 
Musik, Hörern und Musikern auf anderen Erdteilen noch ein 
Schock, bereits ein Gewinn, schon wieder langweilig oder für 
die Musik selbst ohne Belang? Und wenn es ein Gewinn ist, was 
wurde bei dem Tausch aufgegeben? Verändert sich die Rolle 
von Musik als Werkzeug individueller Identitätsbildung und so-
zialer Orientierung? Schwimmt der 15-jährige Bedroom Pro-
ducer in musikalischem Reichtum, oder ist er arm dran, weil er 
nicht mehr aus dem Haus kommt? Bereichert Vernetzung das 
Musikmachen oder beschränkt es das Blickfeld? Wie verhält 
sich eine digitale Musica Povera, vom Hardware Hacking über 
Glitch und minimalistische Formen, zur Vielfalt der medialen 
Optionen? � Golo Föllmer

> Seit Januar 2003 betreibe ich meinen uncarved.org-Blog, 
mit Themen wie Reggae-Soundsysteme, die britische MC-
tradition (von Fast Chat zu Grime), das Leben im Londoner 
Stadtteil Hackney, und was immer mich sonst gerade be-
schäftigt.
In meiner Präsentation werde ich die Ursprünge meines Blog-
ging-Stils in den Fanzine- und Mail-Art-Netzwerken der 1980er 
und 90er Jahre (und in einem Gedicht über eine Maus, das ich 
in der Schule geschrieben habe und das mir immer noch ein 
wenig peinlich ist) zurückverfolgen. Ich werde dies etablierten 
Formen des formellen Musikjournalismus gegenüberstellen 
und versuchen, die Vor- und Nachteile davon aufzuzeigen, ein 
neununddreißigjähriger langsam glatzköpfig werdender wei-
ßer Typ zu sein, der über Reggae und Grime schreibt. 
Ebenso werde ich die Entwicklungskurve einer bestimmten 
Ecke der Musik-Blogosphäre untersuchen. 
Unter anderem werden folgende Fragen gestellt und beant-
wortet: Worüber kann man in einem Zeitalter der Informati-
onsflut überhaupt noch schreiben? Wo ist das Publikum? Wa-
rum bricht immer dann, wenn jemand sich dafür entschul-
digt, sein Blog nicht aktualisiert zu haben, irgendwo eine El-
fe tot zusammen? Inwieweit ist ein gut formulierter Satz bes-
ser als eine MP3-Datei? Wann ist der Zeitpunkt zum Aufge-
ben gekommen?
Während ich all dies tue, werde ich auch die okkulten Geheim
nisse des guten Bloggens enthüllen und erklären, warum Blog-
ger die Macht haben, die Musikindustrie zu retten oder zu zer-
stören. 

enrichment, growth and prosperity for the possibilities of mu-
sical design and experience? Obvious problems include that 
quantity does not correlate with quality and an increase in pos-
sibilities thanks to a medium also means a loss of the very same. 
The new also blinds and disorients us, perhaps causes us to 
forget our own needs, such as that we expect more from music 
than organized noise, that we expect music to act as a compass 
in social life. This, too, gives cause for skepticism. 
What can be said about the trend in music’s digital possibili-
ties under these premises? Is the interconnectedness between 
music, listening and musicians still a shock, a boon, already 
mundane again or inconsequential for music in other parts of 
the world? And if it is a boon, what was ceded in the exchange? 
Does the role of music as a tool in the forging of self and social 
orientation change? Is the 15 year-old bedroom producer swim-
ming in musical riches, or is he badly off because he doesn’t 
leave the house anymore? Does interconnectedness enrich 
musicianship or limit its horizon? What stance does a digital 
Musica Povera, from hardware hacking to glitch and minimalist 
forms, take in the face of this multiplicity of media options?

John Eden
Misadventures in music blogging: dub journalism  
or amateur ranting?  Kurzvortrag
17:15 Theatersaal

> I have been running my uncarved.org/blog since January 
2003, which generally covers topics such as reggae soundsys-
tems, the UK MC tradition (from fast chat to grime), life in the 
London Borough of Hackney and whatever is on my mind.
In this presentation I will trace the origins of my blogging style 
in the fanzine and mail art networks of the 1980s and 90s (and 
in a poem about a mouse I am wrote at school which he is still 
slightly embarrassed about). I will contrast this with the estab-
lished styles of formal music journalism and attempt to show 
the advantages and disadvantages of being a 39 year old bald-
ing white guy writing about reggae and grime.
The trajectory of a particular corner of the music blogosphere 
will also be examined.
Questions posed and answered will include: What is there left 
to write about in an era of information overload? Where is your 
audience? Why is it that every time someone apologises for not 
updating their blog there’s a fairy someplace that falls down 
dead? How is a well constructed sentence better than an MP3 
file? When is it time to give up?
Whilst doing this I will also unveil the occult secrets of good 
blogging and explain why bloggers have the power to save or 

destroy the music industry.� John Eden
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Podiumsdiskussion
Wir haben nichts als Rauschen
19:00 Theatersaal

> Is the crisis of the music economy also an artistic crisis, as so 
often claimed? In terms of content and form, this claim is hardly 
tenable. For many composers and sound artists for years have 
worked on very different layers with fluctuating social and ego-
economic situations, in song texts, essays on music theory, or 
the engagement with the aesthetic, political, and technologi-
cal foundations of production. Furthermore, in all realms there 
are efforts being made towards the dissolution of the narcis-
sist artistic subject beyond market success. Collective com-
position, efforts towards the dissolution of copyright law, and 
open source networks all point in this direction. 
The crux here remains the material situation of the participants. 
While the looming collapse of labels and distributors is current-
ly bringing pop artists into difficult financial straits, the stagnat-
ing realm of public funding, fellowships, and academic teach-
ing positions for new music and experimental sound art has 
not been enough to secure an existence for a long time now. 
For the one hand, the market is collapsing, and for the other 
hand there never really was one beyond state funding. Cycles 
of taste and political fashions that might serve as a corrective 
to balance out these structural crises are lacking. Affordable 
technology and software have indeed lead to an unprecedent-
ed degree of artistic freedom. But the Marxist assumption that 
possessing the means of production can lead to a secure eco-
nomic foundation for all through a new kind of economic jus-
tice has dissipated within the basic capitalist order. Even the 
Internet, which had been seen as the great global hope, has 
now revealed its Janus face. The perpsectivist consolation of 
Chris Anderson’s “long tail theory” is still more an article of 
faith than a reality: 85 percent of the pieces on offer at down-
load portals have not yet found a single purchaser. — So what 
can a poor artist do?  
Analogies to art history are here only helpful to a limited extent. 
The contexts have changed radically. With the global presence 
and availability of music on the Internet, a huge dialectical noise 
has emerged. Stimulation and frustration are quite close by. 
For niche music in particular, this development has not lead to 
increased sales. The direct path to fans of every kind is there, 
but branches out into nothingness. Music has been reduced 
to a distributional data set to which no value can be assigned. 
On the one hand, this leads to existential crises and despair 
on the part of the producers. On the other hand, perhaps this 
is the very foundation for thinking about new self-conceptions 
and strategies of artistic action. 

Serge Baghdassarians, Alvin Curran, Sister Fa, Orm Finnendahl, 
Gustav, Moderation: Christiane Rösinger

> Ist die Krise der Musikwirtschaft gleich eine Krise der Kunst, 
wie so gerne behauptet wird? Inhaltlich und formal ist diese The-
se wohl kaum haltbar. Schließlich beschäftigen sich viele Kom-
ponisten und Klangkünstler seit Jahren auf sehr verschiedenen 
Ebenen mit den schwankenden gesellschaftlichen und ego-öko-
nomischen Verhältnissen. Sei es in Songtexten, musiktheoreti-
schen Ansätzen oder in der Auseinandersetzung mit den ästhe-
tischen, politischen und technologischen Grundlagen der Pro-
duktion. Darüber hinaus existieren in allen Bereichen Bestrebun-
gen, die auf eine Auflösung des künstlerischen, narzisstischen 
Subjekts abseits marktorientierten Erfolgs zielen. Kollektives 
Komponieren, die angestrebte Auflösung des Urheberrechts und 
Open-Source-Netzwerke weisen in diese Richtung.
Einzige Crux dabei bleibt die materielle Situation der Beteilig-
ten. Während der schleichende Kollaps von Labels und Vertrie-
ben gerade populärkulturelle Künstler finanziell ins Straucheln 
bringt, erweist sich der stagnierende Bereich öffentlicher Sub-
ventionen, Stipendien und akademischer Lehraufträge für das 
Segment der Neuen Musik und experimentellen Klangkunst 
schon lange nicht mehr als ausreichend existenzsichernd. Den 
einen bricht der Markt weg, für die anderen gab es genauge-
nommen nie einen abseits staatlicher Förderung. Zyklen der 
geschmacklichen und politischen Moden, die diese strukturel-
len Krisen ausgleichen konnten, entfallen inzwischen als Kor-
rektiv. Erschwingliche Technologie und Software haben zwar 
zu einem bisher noch nie gekannten Grad an künstlerischer 
Freiheit geführt. Aber die marxistische Annahme, mit dem Be-
sitz der Produktionsmittel zu einer gesicherten ökonomischen 
Grundlage für alle durch eine neue Art von wirtschaftlicher Ge-
rechtigkeit zu gelangen, verpuffte bisher innerhalb der kapi-
talistischen Grundordnung. Selbst der globale Hoffnungsträ-
ger Internet entpuppt sich als janusköpfiger Geselle. Das per-
spektivische Trostpflaster der „Long Tail“-Theorie von Chris An-
derson bleibt mehr Glaube als Realität: 85% der zum Kauf auf 
Download-Portalen angebotenen Stücke fand bisher weltweit 
keinen einzigen Käufer. — So what can a poor artist do?
Kunstgeschichtliche Analogien helfen hier meist nur bedingt 
weiter. Die Kontexte haben sich grundlegend verschoben. Mit der 
globalen Präsenz und Verfügbarkeit von Musik per Internet ent-
stand ein großes dialektisches Rauschen. Stimulans und Frus-
tration liegen hier nahe beieinander. Gerade für Nischen-Musik 
hat diese Entwicklung nicht zu einem verstärkten Absatz geführt. 
Der direkte Weg zu Fans jedweder Couleur ist zwar vorhanden, 
verzweigt sich aber im Nirgendwo. Musik ist auf einen vertriebs-
technischen Datensatz reduziert, dem kein Wert mehr zugerech-
net wird. Einerseits führt dies zu existenziellen Krisen und Ver-
zweiflung auf Seiten der Produzenten. Andererseits liegt viel-
leicht hier auch der Grundstein, über neue Selbstverständnisse 
und Strategien künstlerischen Handelns nachzudenken. 
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The artists gathered on the podium from different musical 
realms will discuss these developments and the implications 
for their own work and positions.

Modified Toy Orchestra
Wonder in Toyland. Konzert
20:30 Ausstellungshalle

> Hard drives and fluids don’t usually get along, unless a way 
can be found to amplify and acoustically alter the sounds that 
emerge. Then there’s a good chance of being welcomed to the 
circle of “circuit benders.” Circuit bending is one of the trashy 
disciplines of multimedia art whose intention is located some-
where between the original impulse of all critique, the desire 
to get to the bottom of the essence of things, and the anarchic 
pleasure of using things against their original intention. Toss 
out the instructions! The forefather for this targeted misuse of 
everyday electronics is Reed Ghazala,1 who in the mid 1960s 
expanded the sound palette with DIY electronics for musicians 
and bands like Tom Waits and the Rolling Stones. Since 2004, 
the scene has been holding a Bent Festival each year at the 
end of April in New York, Los Angeles, and Minneapolis.2 Along-
side these variants of circuit bending, rather situated in pop 
culture, there have naturally also been numerous benders in 
the tradition of the avant-garde, starting with artists like Nam 
June Paik, who during Fluxus also short circuited music and 
fine art with one another. John Cage’s use of everyday elec-
tronics in musical happenings marks a border zone. Above all, 
DIYers like the pianist David Tudor and ensembles like Musi-
ca Elettronica Viva have undertaken fascinating shifts in their 
performances between trash and beauty. Their successors are 
artists like hans w. koch or Yasunao Tone, whose works show 
that human software is still in the position to win over the per-
fidies of mechanical hardware. 
But circuit bending is particularly interesting when performed 
live. One example here is the British musician Brian Duffy, who 
with his Modified Toy Orchestra 3 spans a bridge between con-
sumer culture and composition. As a performer, there is some-
thing of a test pilot about Brian Duffy. His spaceship is the stage, 
his fuel old electronic toys, his drive to tickle the unconscious 
out of these materialized dreams of childhood. A veritable 
power plant or Kraftwerk – and his commitment to that band 
is shown not only by their low-fi cover versions 4 – is erected 
before the mental eye when Brian Duffy and his band step on-
to the stage. In suit and tie they go about their business with 
a robot-like precision (here too, the link to Kraftwerk is palpa-
ble) 5 and sacred earnestness, working on plastic electric gui-

tars, and game pads. The hairdo of a long legged miniature 

Auf dem Podium diskutieren Künstler aus verschiedenen musi-
kalischen Bereichen diese Entwicklungen und die damit verbun-
denen Konsequenzen für ihre eigenen Arbeiten und Positionen. 
� Christian Finkbeiner

> Festplatten und Flüssigkeiten vertragen sich im Allgemeinen 
nicht besonders gut. Es sei denn, man findet einen Weg, die 
entstehenden Sounds akustisch zu vergrößern und zu verarbei-
ten. Dann stehen die Chancen gut, im Kreis der „Circuit bender“ 

– der „Stromkreisüberlister“, wie man frei übersetzen könnte – 
willkommen geheißen zu werden. Das Circuit bending zählt zu 
den trashigen Disziplinen multimedialer Kunstausübung, de-
ren Anspruch irgendwo angesiedelt ist zwischen dem Urimpuls 
aller Kritik, dem Wunsch, dem Wesen der Dinge auf den Grund 
zu gehen, und der anarchischen Freude, die Dinge entgegen 
ihrer Bestimmung zu gebrauchen: Fort mit der Gebrauchsan-
weisung! Als Ahnherr für solchen gezielten Missbrauch von 
Alltagselektronik gilt Reed Ghazala1, der Mitte der sechziger 
Jahre, u.a. für Musiker und Bands wie Tom Waits und die Rol-
ling Stones, mit selbstgebastelten Elektronika die Klangpalet-
te erweiterte. Seit 2004 feiert sich die Szene in New York, Los 
Angeles und Minneapolis jährlich Ende April mit einem Bent-
festival2. Neben diesen eher popkulturell verorteten Spielar-
ten des Circuit bending finden sich selbstverständlich auch in 
der Tradition der Avantgarde zahlreiche Bender – angefangen 
bei Künstlern wie Nam Jun Paik, die zu Zeiten von Fluxus auch 
Musik und bildende Kunst miteinander kurzschlossen. Der Ein-
satz von Alltagselektronik in musikalischen Happenings von 
John Cage markiert einen Grenzbereich. Vor allem aber Tüftler 
wie der Pianist David Tudor und Ensembles wie Musica Elett-
ronica Viva haben in ihren Performances faszinierende Sphä-
renwechsel zwischen Schrott und Schönheit vollzogen. Ihre 
Erben sind Künstler wie hans w. koch oder Yasunao Tone und 
ihre Arbeiten führen vor, dass die menschliche Software im-
mer noch in der Lage ist, über die Tücken maschineller Hard-
ware zu siegen. Doch Circuit bending entfaltet seine Faszina-
tion vor allem in der Live-Aufführung. Dafür steht nicht zuletzt 
der britische Musiker Brian Duffy der mit seinem Modified Toy 
Orchestra3 eine Brücke schlägt zwischen Konsumkultur und 
Komposition. Als Performer hat Brian Duffy etwas von einem 
Testpiloten. Sein Raumschiff ist die Bühne, sein Treibstoff al-
tes Elektronik-Spielzeug, sein Antrieb: das Unbewusste dieser 
materialisierten Kinderträume herauszukitzeln. Ein gefühltes 
Kraftwerk – dieser Band zeigt man sich nicht nur in „low-fi“-
Coverversionen verpflichtet4 – baut sich vor dem geistigen Au-
ge auf, wenn Brian Duffy und seine Band die Bühne betreten. In 
Anzug und Krawatte beackern sie mit roboterhafter Präzision 
(auch hierin Kraftwerker verwandt)5 und heiligem Ernst, Plas-
tik-E-Gitarren und Spielekonsolen. Die von weitem extravagant 
wirkende Frisur einer langbeinigen Miniaturblondine entpuppt 
sich mitunter als raffinierte Konstruktion elektronischer Kon-
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taktstellen: Der Kleinen stehen die Dioden zu Berge. Ein Affe 
liegt auf dem Bauch, sein Rücken ist geöffnet wie zu einer Vi-
visektion und ein paar Drähte starren aus dem Plastikgehäu-
se, in dem seine Spielzeugseele hauste. Das Babyphon plärrt 
dazu seine Bösenachtgeschichte. So nüchtern erzählt, klingt 
das vielleicht nach einem infantilen Scherz, gut für eine Party 
unter Medienhochschulabsolventen. Doch Brian Duffy erobert 
in seinen Auftritten der elektronischen Musik nicht nur jenes 
Maß an Unvorhersehbarkeit und technologischer Anarchie zu-
rück, das mit dem Laptop, wie er in einem Interview bemerkte, 
verschwunden ist.6 Aus den billigen Sounds der Kinderzimmer 
lässt er den Soundtrack für den Müllberg der Konsumkultur 
entstehen. Das verdrängte Krächzen der Roboterstimme zeigt 
das wahre Gesicht des Pop. � Patrick Hahn

1 www.anti-theory.com/ sowie www.taz.de/index.php?id=archivseite&dig=2006/03/29/
a0115  2 www.bentfestival.org  3 www.myspace.com/toyorch  4 www.youtube.com/watch
?v=Hn7jLNDEWII&feature=related  5 www.youtube.com/watch?v=unHdBXmqRkk&featur
e=related  6 www.youtube.com/watch?v=gnzEB910Y4E&feature=related

> Das erste Mal hörten wir von Quarta 330 auf einer 12-Inch 
des britischen Labels Hyperdub. Das Label von Steve Goodman, 
auf dem Acts wie Burial oder Kode 9 zu Hause sind, zählt ne-
ben Tempa, Tectonic oder DMX zu den Pionieren des Dubstep. 
Und darf gut und gerne als das fortschrittlichste aller Dubstep-
Labels bezeichnet werden. Denn genre-typischen Sound gab 
es auf Hyperdub eigentlich nie – die Veröffentlichungen liegen 
immer eine Spur daneben, wagen Kreuzungen mit Genres wie 
Reggae, HipHop, House oder Electronica und sorgen auf diese 
Weise für aufregende Öffnungen, oder besser: für die Verwi-
schung einer vermeintlichen Sound-Identität des jungen Gen-
res. Wann immer Dubstep von Fans und Publizistik mit einem 
bestimmten Sound und Tempo (z.B. Wobble-Bass, Schlagham-
mer-Beats und extreme Verlangsamung) identifiziert wurde, 
wiesen Hyperdub-Veröffentlichungen einen Ausweg aus der 
tödlichen Festschreibung. So auch mit Quarta 330 aus Tokyo. 
Das berühmte 9 Samurai von Kode 9 gilt als einer der Found-
ation Tunes des Dubstep – was lag da näher, als den Tune im 
Sinne der Hyperdub-Philosophie durch einen Remix in neuem 
Gewand aus dem Klassiker-Gefängnis zu befreien? „Nintendo 
Gameboy, Moog the rogue, Akai mpc0.5k, Dsi Evolver, Jomox 
xb09, M-Resonator, Lo-Fi Delay and me“ – aus diesen Kom-
ponenten besteht nach eigener Angabe der Sound von Quar-
ta 330, der bisher auf zwei Hyperdub-12-Inches (Sunset Dub / 9 
Samurai Remix; Sabacco / Homeless) sowie mit einem Flying 
Lotus-Remix (Auntie’s Lock / Infinitum) auf Warp Records Ver-
breitung gefunden hat. 
Und wenn Quarta 330 sagt “I want to know what dubstep is, 
what chiptune sounds like”, dann befindet er sich mit seinem 
spartanischen Gameboy-Sound in enger ästhetischer Nach-
barschaft zum Leipziger Jahtari-Label. Mit digitalem Equip-
ment und bewusst „billigem“ Atari-Computer-Sound haben 

blonde, elaborate from a distance, reveals itself to be a refined 
construction of electronic contacts. Her diodes are standing on 
end. A monkey is lying on its stomach with its back open, as if 
for a vivisection, and a couple of wires are sticking out of the 
plastic body that houses its soul. The baby phone bawls out its 
bad night story. Put in such sober terms, this all might sound 
like a childish joke, good for a party with media school stu-
dents. But in his performances, Brian Duffy not only reclaims 
for electronic music the degree of unpredictability and tech-
nological anarchy that has disappeared with the laptop, as he 
noted in an interview.6 He also allows the soundtrack of the 
rubbish heap of consumer culture to emerge from the cheap 
sounds of a child’s room. The suppressed rumpus of the robot 
voice shows the true face of pop.  

1 www.anti-theory.com/ or www.taz.de/index.php?id=archivseite&dig=2006/03/29/a011   
2 www.bentfestival.org  3 www.myspace.com/toyorch  4 www.youtube.com/watch?v=Hn
7jLNDEWII&feature=related  5 www.youtube.com/watch?v=unHdBXmqRkk&feature=rel
ated  6 www.youtube.com/watch?v=gnzEB910Y4E&feature=related

Quarta 330
Wonder in Toyland. Konzert
20:30 Ausstellungshalle

> The first time we heard Quarta 330 was on a twelve inch re-
leased by the British label Hyperdub. Steve Goodman’s label, 
the home to acts like Burial or Kode 9, is one of the pioneers of 
dubstep, alongside Tempa, Tectonic, or DMX, and most certain-
ly can be called the most progressive of all dubstep labels. For 
there was never really a genre-typical sound on Hyperdub, the 
releases are all just a bit expected, daring hybrids with genres 
like reggae, hip hop, house, or electronica, and thus guaran-
teeing exciting new possibilities, or better, the blurring of the 
supposed sound identity of the young genre. Whenever dub-
step has been identified by fans and journalists as having a cer-
tain sound and tempo (for example, wobble bass, jackhammer 
beats, and extreme deceleration), Hyperdub’s releases point 
a way out of this deadly act of final categorization. The same is 
true of Tokyo’s Quarta 330. Kode 9’s famous 9 Samurai is con-
sidered one of dubstep’s foundational tracks, what could be 
a more logical next step than to release song in the Hyperdub 
philosophy from the classical prison with a remix in new garb? 

“Nintendo Gameboy, Moog the rogue, Akai mpc0.5k, Dsi Evolv-
er, Jomox xb09, M-Resonator, Lo-Fi Delay and me,”  these are 
the components for the sound, according to Quarta 330, who 
up until now has released two Hyperdub twelve inches (Sunset 
Dub / 9 Samurai Remix; Sabacco / Homeless) along with a Fly-
ing Lotus Remix (Auntie’s Lock / Infinitum) on Warp Records.
And when Quarta 330 says, “I want to know what dubstep is, 
what chiptune sounds like,”  and then finds himself with Spar-
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tan gameboy sound in close aesthetic proximity to the Leipzig 
label Jahtari. With digital equipment and a consciously “cheap” 
Atari Computer sound, in recent years Jahtari artists like Dis-
rupt have insured an exciting and equally comic and deep re-
definition of dub at the intersection of reggae and dubstep. As 
Disrupt once explained, “It’s about using the ‘weakness’ of 
computer-made music in a positive sense. A computer will al-
ways sound like a computer, because the offbeats come from a 
trashy freeware plug in. But so what? That lends it all a certain 
charm of the incomplete. And the old standard sounds have al-
ready been tried out x number of times, why not try something 
else?” Quarta 330 practices this philosophy in an even more 
extreme way. The misuse of everyday electronic tools like Nin-
tendo Gameboy as a musical instrument reveals itself to be 
an artistic strategy. The other consists in restricting himself to 
the sound spectrum of this tool, which can only be considered 

“poor” in regard to the infinite potential of today’s electronic 
means of production. The effect is all the more powerful. 

John Eden & Olaf Karnik
45 Session. DJ-Set
22:30  Ausstellungshalle

> Karnik: Since the decline of the 7-Inch in Jamaica and else-
where, how’s the 7-Inch doing amongst the british reggae 
youth? Apart from the revival scenes, is it still vital? 
Eden: Like everywhere else the majority of people who con-
sume modern Jamaica releases are entirely pragmatic. They 
will get their tunes from wherever is easiest and cheapest, 
whether that be CD compilations, bootleg mix CDs or down-
loads. The only exception to this in the UK would be scenes like 
UK Dub which is semi-revivalist I think – new productions are 
being pressed up but there is a very established tradition of 
what they should sound like which is quite backward looking. 
Similarly there are some purist producers like Mad Professor 
or Curtis Lynch who are pushing the music forwards but rec-
ognise that vinyl still has a big attraction for hardcore fans of 
all ages. It seems to me that there is a similar situation in Ger-
many with people like Germaica... 
Yes, I haven’t seen a Germaica disc for almost two years. In Ger-

many some soundsystems are still playing records. But in 

Jahtari-Artists wie Disrupt in den letzten Jahren für eine auf-
regende und ebenso komische wie deepe Neu-Definition von 
Dub an der Schnittstelle von Reggae und Dubstep gesorgt. Wie 
Disrupt mal erklärt hat, „gilt es die ‚Schwäche‘ von am Compu-
ter produzierter Musik im positiven Sinn zu nutzen. Ein Com-
puter wird immer so klingen wie ein Computer, dann kommen 
die Offbeats eben aus einem trashigen Freeware-Plug-in, na 
und? Das verleiht der Sache eben einen gewissen Charme des 
Unvollkommenen. Und die alten Standard-Sounds hat ja jeder 
auch schon x-mal gehört, warum also nicht mal was ande-
res ausprobieren?“ Noch extremer wird diese Philosophie bei 
Quarta 330 praktiziert. In der Zweckentfremdung eines alltag-
selektronischen Tools wie dem Nintendo Gameboy zum Musik-
instrument offenbart sich eine künstlerische Strategie. Die an-
dere besteht in der Selbstbeschränkung auf das – gegenüber 
dem unendlichen Potenzial der elektronischen Produktionsmit-
tel von heute – nicht anders als „arm“ zu nennende Klangspek-
trum dieses Tools. Der Effekt ist umso mächtiger.

Olaf Karnik

> Karnik: Was macht die Single, seit ihrem Niedergang in Jamai-
ka und anderswo, bei den britischen Reggae-Jugendlichen? Ist 
sie, abgesehen von den Revival-Szenen, noch lebendig?
Eden: Wie überall sonst auch ist die Mehrheit der Leute, die 
moderne Jamaica-Releases konsumieren, vollkommen prag-
matisch. Sie holen sich ihre Musik da, wo es am einfachsten 
und billigsten ist, ob das nun CD-Compilations, raubkopierte 
Mix-CDs oder Downloads sind. Die einzige Ausnahme dazu in 
Großbritannien sind Szenen wie UK-Dub, das, denke ich, so 
ein halbes Revival ist – neue Produktionen werden gepresst, 
aber es gibt da eine ganz etablierte Tradition, wie sie klingen 
sollten, und das ist ziemlich rückwärtsgewandt. Dann gibt es 
ebenso ein paar puristische Produzenten wie Mad Profes-
sor oder Curtis, die zwar die Musik nach vorne bringen, aber 
gleichzeitig erkennen, dass Vinyl für Hardcore-Fans aller Al-
tersklassen immer noch sehr attraktiv ist. Es kommt mir vor, 
als gäbe es eine ähnlich Situation in Deutschland, mit Leuten 
wie Germaica...
Ja, ich habe schon seit fast zwei Jahren keine Germaica-Plat-
te mehr gesehen. In Deutschland gibt es immer noch einige 
Soundsysteme, die auch Platten abspielen. Aber generell ist 
das umgestellt auf gebrannte CDs, auf die man eine Menge 
Musik draufpacken kann, statt diese ganzen schweren Vinyl-
Taschen rumzuschleppen. Komischerweise fing das in Jamai-
ka und den USA an, da sie dort schon immer schnell neue Tech-
nologien angenommen haben, durch die die alten ersetzt wur-
den. Wenigstens versucht jetzt ein Typ in Jamaika, King Tub-
bys Mischpult zurückzukaufen, das an jemanden nach Übersee 
verkauft worden war. Mir bedeuten heruntergeladene Datei-
en gar nichts. Ich brauche ein Objekt, etwas, um das man sich 
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general it has switched to playing burned CDs, which can be 
loaded with lots of tunes instead of carrying all those heavy vi-
nyl bags around. Funny enough, that started in Jamaica and 
the USA, as they’ve always been embracing new technologies, 
getting rid of the old ones. At least a guy in Jamaica is now try-
ing to buy back King Tubby’s mixing desk which was sold to 
someone overseas. To me downloaded data means nothing. I 
need an object, something that has to be taken care of, that 
wears out if not treated properly. And it occupies space, a force 
to decide about buying or not. The feeling of potential loss or 
damage makes it precious. So, buying material objects is not 
about being “old-fashioned”, it’s about constructing worth (val-
ue?) and making things come alive.
 Everyone has MP3s on their hard drive which they have never 
heard and maybe never will. It seems to me that younger peo-
ple treat music like water: you turn on a tap and it comes out. 
I find this very difficult having grown up in a situation where 
you would save up to buy an album and then play it hundreds 
of times. Plus of course the actual act of putting on a record 
has a lot more ritualistic associations than hearing something 
on a computer, ipod or telephone. I often think this shouldn’t 
matter, that music is music and that’s the most important thing. 
But actually the process you go through to acquire music, and 
then how and where you hear it, is extremely important. I can 
still remember times when I was in record shops and talked 
to people or found random things I wasn’t looking for which 
turned out to be great. But are we fearful of the future now the 
old models seem to be dying out? 
In the future music may become so unimportant for education 
or (micro-) politics, that it’s no use to listen to it anymore, be-
cause it means nothing. But one should not be too pessimis-
tic, there’s still discourse on musical values, as in dubstep or 
grime. I will always remember one artist claiming in his info 
sheet, that dubstep is made for physical, collective experience 
on big soundsystems, against private, individualized consump-
tion. The same goes for soundsystem culture in general, as 
long as people are actually operating a soundsystem. Because 
a built up sound in a given open space changes the social sit-
uation around. It disseminates musical information to people 
who want to keep safe and not know about it.  
Yes, but I do worry about the economics – people I know who 
produce music are finding it very hard to recoup the cost of 
making and releasing it. Blogging can certainly keep discourse 
about music flowing and help scenes to spread internationally. 
I think it can also manifest itself as a competition to plant flags 
in the ground like the European settlers in America, though. The 
hysteria around having something to say about the new forms 
of funky house have been especially amusing to watch, in my 
opinion. I think the interplay between the global and local is re-
ally interesting – is it possible to build proper internationalist 
communities around music(s)? Or is it just a bunch of us nerds 
talking to each other on the internet? 

kümmern muss und das sich abnutzt, wenn man es nicht or-
dentlich behandelt. Und das Raum einnimmt, was bei der Ent-
scheidung, ob man es kauft oder nicht, eine Rolle spielt. Das 
Gefühl von potentiellem Verlust oder Beschädigung macht es 
wertvoll. Also geht es beim Kauf von materiellen Gegenständen 
nicht darum, „altmodisch“ zu sein, es geht darum, Wert zu kon-
struieren und Gegenstände zum Leben zu erwecken. 
Alle haben MP3s auf ihrer Festplatte, die sie noch nie gehört ha-
ben und vielleicht auch nie hören werden. Ich habe den Eindruck, 
junge Leute behandeln Musik wie Wasser: Man dreht den Hahn 
auf und es kommt raus. Ich finde das ziemlich schwierig, denn 
ich bin so aufgewachsen, das man sparen musste, um sich ein 
Album zu kaufen, das man dann hunderte Male abspielte. Da-
zu kam natürlich der eigentlich Akt des Plattenauflegens, der 
viel mehr ritualistische Assoziationen hat, als wenn man etwas 
von einem Computer, I-Pod oder Telefon hört. Ich denke oft, das 
sollte nicht wichtig sein, dass Musik Musik ist und dass das das 
Wichtigste ist. Aber der Prozess, den man durchläuft, um Musik 
zu erstehen, und wo und wie man sie hört, ist extrem wichtig. Ich 
kann mich immer noch daran erinnern, wie ich in Plattenläden 
war und mit Leuten geredet habe oder zufällig Sachen gefunden 
habe, nach denen ich gar nicht gesucht hatte und die sich als 
großartig herausstellten. Aber fürchten wir uns vor der Zukunft, 
wenn die alten Modelle jetzt scheinbar aussterben? 
In Zukunft könnte Musik für Bildung und (Mikro-)Politik so un-
wichtig werden, dass es sich gar nicht mehr lohnt, sie zu hören, 
weil sie nichts mehr bedeutet. Aber man sollte nicht zu pessi-
mistisch sein, es gibt immer noch einen Diskurs über musika-
lische Werte, wie bei Dubstep oder Grime. Ich werde nie ver-
gessen, wie ein Künstler auf seinem Infoblatt behauptet hat, 
Dubstep sei für eine körperliche, kollektive Erfahrung auf gro-
ßen Soundsystemen gemacht, gegen privaten, individualisier-
ten Konsum. Das gilt für die Soundsystem-Kultur generell, so 
lang die Leute auch wirklich ein Soundsystem benutzen. Denn 
der aufgebaute Sound in einem gegebenen offenen Raum ver-
ändert den sozialen Raum drum herum. Er übermittelt musika-
lische Information an Menschen, die eigentlich sicher bleiben 
und nichts darüber wissen wollen. 
Ja, aber ich mache mir Sorgen um den wirtschaftlichen Aspekt 
des Ganzen – Leute, die ich kenne, die Musik produzieren, fin-
den es sehr schwer, die Kosten wieder reinzukriegen. Blogging 
kann gewiss den Diskurs über die Musik im Fluss halten und 
Szenen helfen, sich international zu verbreiten. Aber ich denke, 
es kann sich allerdings auch als ein Wettbewerb manifestieren, 
Fahnen in den Boden zu stecken, wie die europäischen Siedler 
in Amerika. Die Hysterie, etwas über neue Formen von Funky 
House zu sagen zu haben, ist meiner Meinung nach besonders 
lustig anzusehen. Ich glaube, das Zusammenspiel zwischen 
dem Globalen und dem Lokalen ist besonders interessant – ist 
es möglich, richtige internationale Communities um Musik(en) 
herum aufzubauen? Oder ist es einfach nur ein Gruppe von uns 
Spackos, die sich im Internet miteinander unterhalten? 
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tape delay (für Kreppband-Rollen, Hartpapierhülsen 
und präparierte Kuhstimmen, 2007)

  Drei Situationen für neun Musiker  
  Øyvind Torvund Bandrom Haus (2009) (UA /AW)
  Anna Lindal, Violine; Ensemble Asamisamasa (Anders Førisdal, 

Gitarre; Håkon Stene, Schlagzeug), Ensemble Zwischentöne 
(Johnny Chang, Violine; Agnieszka Dziubak, Cello; Kurt König, 
Schlagzeug; Volker Schindel; Akkordeon; Dorothee Sporbeck, 
Flöte; Helles Weber, Klavier)

  

Thomas Meadowcroft Medley
  Thomas Meadowcroft, Yamaha Home Organ

  

Freitag, 6.2.2009
17:30, 20:00

Samstag, 7.2.2009
16:00, 17:00, 19:30

Sonntag, 8.2.2009
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des Hauptstadtkulturfonds und der Initiative Neue Musik Berlin
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> Ekkehard Ehlers: Was ist dein liebstes Naturgesetz? Serge 
Baghdassarians: Es gab mal eine Zeit, da hat fast jeder Künst-
ler, der was auf sich hielt, vom zweiten Hauptsatz der Ther-
modynamik gesprochen, Entropie war eines der Modewörter 
schlechthin, obwohl nur die wenigsten über genauere Kennt-
nisse verfügten. Andere wiederum haben sich ihr Leben lang 
an metaphysischen Überlegungen versucht, ich denke da u.a. 
an Simone Weils christliche Deutungen im Zusammenhang 
mit der Schwerkraft. 
In meinen Arbeiten geraten preisgünstige, massenproduzier-
te Dinge mit Hilfe von physikalischen Grundprinzipien in einen 

„Ausnahmezustand“ – ob dies nun durch Schwerkraft, Zug-
spannung, Luftdruck oder was auch immer geschieht, ent-
scheidet keine Vorliebe zu einem Theorem, sondern die Aus-
wahl von Materialien. 

Welcher Motivation folgt das Verwenden von poveren Mate-
rialien?  Im Allgemeinen muss ein Ding nützlich sein, in mei-
nen Arbeiten werden die Dinge jedoch exzentrisch, weichen 
also ab von ihrer eigentlichen Funktion, um somit für eine Wei-
le ein Feld von Möglichkeiten, oder besser: Wirkungen zu de-
finieren. Beispiel: Eine Fußpumpe. Jeder kennt doch dieses 
zähe Vergnügen beim Aufpumpen eines Schlauchboots bei 
sengender Hitze oder einer Luftmatratze im „Halbschlaf“. Bei 
downbeat wird die Fußpumpe jedoch nicht getreten, sondern 
zusammengedrückt und mithilfe von Klebeband „konserviert“, 
bis der Druck der Stahlfeder im Innern des Blasebalgs diesem 
Zustand ein fulminantes Ende bereitet. Darüber hinaus mag 
ich es zu beobachten, wie unterschiedlich sich solch ein Mas-
senprodukt unter gleichen Voraussetzungen verhält. In diesem 
Fall variiert der Zeitpunkt des „Ent-spannens“, also das Reißen 
des Klebebands, zwischen zehn Minuten und etlichen Stunden. 
Ein Grund, weshalb ich mit Serien arbeite.

Haben deine Arbeiten eine sexuelle Konnotation?  Während ei-
ner unserer letzten Begegnungen habe ich in Bezug auf down-
beat etwas lax von meiner ersten SM-Arbeit gesprochen. Ver-
mutlich spielst du darauf an. Nun, in dieser Arbeit verschlie-
ße ich die Öffnung der Fußpumpe für die Luftzufuhr mit einem 
Gummiball. Ich wollte das Moment des eben bereits geschil-
derten Entspannens verlangsamen, strecken, ein sich in Zeit-
lupe entfaltender Blasebalg. Die Verwendung des Gummiballs 
mag an einen Knebel erinnern, aber: ich beschäftige mich im-
mer zuerst einmal mit den inhärenten Eigenschaften eines Ma-
terials oder Gegenstands. Die Fußpumpe z.B. ist ein potenti-
elles „Kraftwerk“. Im Moment des Entspannens setzt sich eine 
aufgestaute Energie frei. Die an den Seiten befestigten Sty-
roporhalbkugeln verstärken die entstehende Reibung und ge-
nerieren zwei sich überlagernde Impulsketten. Das Resultat 
ist ein spezifisches Zusammenwirken von Kräften und Mate-
rialien. Mir reicht das. Die von mir gebrauchten Gegenstände 
sind jedoch allesamt vorbelastet. Da kann ich einen noch 

> Ekkehard Ehlers: Which is your favorite law of nature?  Serge 
Baghdassarians: There was a time when just about all self-re-
specting artists talked about the second thermodynamic law. 
Entropy was the buzzword of the day, even though few actually 
knew much about it. Others flirted with metaphysics all their 
lives, for example, Simone Weil’s use of gravity as a metaphor 
in her Christian interpretations. 
I use the laws of physics to place cheap, mass-produced ob-
jects into a “state of emergency” in my work. Whether it’s gravity, 
tension, air pressure or whatever, the determining factor isn’t 
which law of nature I use but the choice of materials. 

Why do you employ “povera” materials?  Generally the object 
has to be useful. However, in my work, objects become eccen-
tric. By that I mean I make them deviate from their actual func-
tion to temporarily define a spectrum of possibilities or, more 
precisely, outcomes. For example, a foot pump. Everyone knows 
the exertive pleasure of pumping up a paddleboat in searing 
heat or an air mattress while half-asleep. In downbeat, howev-
er, the foot pump is pressed together instead of trodden on and 

“conserved” with adhesive tape until this state is abruptly ter-
minated by the pressure of the steel springs inside the bellows. 
It’s also interesting to note how differently mass-produced ob-
jects behave under the same conditions. In the installation, the 
time point of “de-compression”, that is, when the tape tears, 

Serge Baghdassarians
Installationen im Foyer
> downbeat  (2008)
für Fußpumpen, hohle Styroporhalbkugeln,  
Klebeband, Zellgummikugeln und Gummibänder  
> kritische masse  (2008)
für Rundballons, Tropfenzähler und  
präparierte Tischtennisbälle 
> tape delay  (2007)
für Kreppband-Rollen, Hartpapierhülsen  
und präparierte Kuhstimmen
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varies between 10 minutes and many hours. That’s one reason 
for why I work in series.

Is there a sexual connotation to your work?  You’re probably 
alluding the off-the-cuff remark I made last time we met, that 
downbeat was my first SM work. Well, in that work I seal the 
foot pump’s air inlet with rubber ball. I wanted to slow down the 
process of decompression, stretch it out, to see the bellows ex-
pand in slow motion. The rubber ball may seem like a ball-gag, 
however, my first priority is always to work with a material’s or 
object’s inherent characteristics. For instance, the foot pump 
is a potential power source. In the moment of decompression 
built-up energy is released. The polystyrene hemispheres at-
tached to the sides increase the resulting friction and gener-
ate two superposed pulse strings. The result is an interplay of 
forces and materials. That’s enough for me. However, the ob-
jects I use are all so loaded that it doesn’t matter how abstract, 
geometric or stylized the assembly I use is. So the fact that my 
work can inspire extremely diverging associations doesn’t re-
ally surprise me. The spontaneous response of the Israeli com-
poser Dror Feiler to tertium comparationis, an installation using 
PVC rulers and rubber bands, was that they were all “suicide 
bombers”. Or, an audience member, whose name unfortunately 
escapes me, associated aerobic exercise, which uses air bal-
loons, droppers and rubber bands, with a junkie discarding their 
tourniquet after a shot. They’re good examples of how people 
can’t help but constantly generate images. However, in the fi-
nal instance, they’re just interpretations. Via extremely simple, 
irreducible means, I try to provide the viewer with as direct an 
access to the work as possible, which causes past experience 
and the present perception to merge.

Why don’t you work with computers or other conventional 
sound-art tools?  Apart from mixing and mastering recordings, 
I’ve never used a computer for either my electronic music ex-
cursions or my installations. During a tour of the USA with my 
long-term collaborative partner Boris Baltschun, we were sur-
prised by the sub-standard power supply in some places, es-
pecially California. Until that point I had concentrated on music 
using loud speakers. But from then on I started to enjoy devel-
oping installations that bore some relation to electronic music 
but didn’t rely on electricity – unplugged. The first such work, 
called brownout and formed from air balloons and disposable 
syringes, was the result of a collaboration with Boris at the be-
ginning of 2005. In the meantime the sound aspect has be-
come one of many, it’s not as prominent anymore. That’s why 
I avoid using the term ‘sound art’. 

Almost all your work deals with time as duration; the negation 
of a final state.  Because I mostly don’t use electricity, my in-
stallations have a limited time span. Usually they only last a few 

hours, more infrequently a few days. For instance, building 

so abstrakten, geometrischen oder wie auch immer sachlich 
gearteten Aufbau wählen. Und so verwundert es auch nicht, 
wenn meine Arbeiten mit den unterschiedlichsten Assoziatio-
nen interferieren. Dror Feiler, ein israelischer Komponist, re-
agierte auf tertium comparationis, eine Installation für PVC-Li-
neale und Gummiringe spontan mit den Worten, es seien „al-
les Selbstmordattentäter“. Oder: eine Zuschauerin, deren Na-
me mir leider entfallen ist, brachte aerobic exercise für Rund-
ballons, Tropfenzähler und Gummibänder mit einem Junkie in 
Verbindung, der sich, nach dem Schuss, seines Stauschlauchs 
entledigt. Es zeigt sehr gut, wie die Menschen gar nicht anders 
können, als ständig Bilder zu erzeugen. Es bleiben aber letzt-
lich Vorstellungen. Durch den irreduziblen Einsatz einfachster 
Mittel versuche ich, dem Betrachter einen unmittelbaren Zu-
gang zu der jeweiligen Arbeit zu ermöglichen. Und so kommt 
es dann zur Überlagerung von zurückliegenden Erfahrungen 
und gegenwärtiger Wahrnehmung.

Warum arbeitest du nicht mit Computern und anderen klas-
sischen Utensilien der Klangkunst?  Ich habe den Computer – 
das Mischen und Mastern von Aufnahmen mal ausgenommen 

– noch nie verwendet, weder für meine elektronisch-musikali-
schen Ausflüge noch für meine Installationen. Während einer 
USA-Tour mit meinem langjährigen Kollegen Boris Baltschun 
waren wir überrascht von dem z.T. maroden Stromnetz, spe-
ziell in Kalifornien. Bis dato konzentrierte ich mich auf Musik 
mit Lautsprechern. Doch von da an empfand ich es als reiz-
voll, Installationen zu entwickeln, die sich zwar auf gewisse 
Aspekte elektronischer Musik beziehen, aber dabei auf Strom 
verzichten – unplugged. Die erste Arbeit mit dem Titel brow-
nout für Rundballons und Einwegspritzen entstand dann in 
Kooperation mit Boris zu Beginn des Jahres 2005. Mittlerwei-
le ist der klangliche Aspekt einer unter vielen, er steht nicht 
mehr so im Vordergrund. Darum vermeide ich auch den Be-
griff Klangkunst. 

Fast alle deine Arbeiten befassen sich mit der Zeit als Dau-
er, negieren einen endgültigen Zustand.  Da ich größtenteils 
auf Strom verzichte, sind meine Installationen von begrenz-
ter Dauer, meist nur wenige Stunden, seltener ein paar Tage 
lang. Der Aufbau beispielsweise von kritische masse nimmt 
mehr Zeit in Anspruch als die tatsächliche „Show“. Arbeit und 
Latenz sind hier die entscheidenden Stichpunkte. Ich verrich-
te Arbeit, um einen Prozess in Gang zu bringen. Die Arbeit ma-
nifestiert sich jedoch nicht in einem Produkt, sondern verpufft 
während eines Zeitraums wie die Luft aus einem Ballon. Äu-
ßerst unökonomisch, zumal auch Fotos die Aktion nicht erset-
zen, sondern lediglich dokumentieren. Während die vorberei-
tenden, notwendigen Maßnahmen dem Zuschauer verborgen 
bleiben, offenbaren sich deren Folgen durch – z.T. deutlich 
verzögerte – sicht- und hörbare Reaktionen der Objekte. Bei 
downbeat ist die Latenz so groß, dass die resultierenden Fol-
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the installation kritische masse takes longer than the actual 
“show“. Work and latency are the key terms here. I work to set 
a process in motion. However, the work doesn’t become mani-
fest in a product, but instead dissipates over a period of time 
like air from a balloon. It’s extremely economically inefficient, 
particularly because photos can’t replicate the action either, 
they simply document it. While the preparatory measures re-
quired to create the installation remain hidden from the audi-
ence, the consequences reveal themselves by means of the 
objects’ – sometimes considerably delayed – visual and audi-
ble reactions. In downbeat the latency is so extended that the 
consequences cause the initial actions to be almost forgotten, 
or that is, cast me, like the audience, as spectators of an inter-
play of material, time and energy. 
But to return to the question of economics, there’s an absurd 
story about this in relation to kritische masse. A few months ago 
I tried to buy a large number of table-tennis balls. Not really a 
big deal, except that I couldn’t find any in my neighborhood. I 
thought to myself, OK, the outdoor season is over, I have to ap-
proach this more systematically, and I finally did manage to get 
hold of the balls. Except then it turned out that the balls had a 
diameter of 4 cm instead of the 3.8 cm of the balls I had bought 
a few months earlier. So I looked into this and came across the 
following story. In 2000, the international table-tennis federa-
tion had decided to increase the diameter of table-tennis balls 
by 2 mm to make the sport more viable for television. The idea 
was that the rallies would be slower and longer and therefore 
more enjoyable for viewers at home. Only, since then, coat-
ings that increase speed, have also kept being developed and 
released on the market, such that the desired effect was never 
achieved. Isn’t that great? I can only say: take up playing the 
game yourself, instead of just sitting in front of the TV, and to 
the game officials, why not try balloons...

Clearly delay is also a theme in tape delay?  Acousticians 
speak of an echo when a soundwave’s reflection is so delayed 
that it’s heard as a separate sound. Cliffs are an example of a 
perfect reflective surface in nature. In tape delay there’s nei-
ther an incoming signal nor a reflective wall or a tape delay 
machine. Instead, rolls of masking tape unfurl themselves to 
continually kick off a simple mechanism – the pulling apart 
and pushing together of bellows extracted from “moo” noise-
makers. Once on the ground, the closely adjacent strips form 
one surface but there’s no sound anymore. During a test run, 
I thought of a passage from Alphaville, in the sense in which 
Lemmy Caution says to Alpha 60: “The past represents its fu-
ture. It advances in a straight line, yet it ends by coming full 
circle.” He could have been talking about my work. In any case, 
I have a small anecdote about this, too. While preparing for this 
festival I tried to determine the “tape speed” required for the 
masking tape to travel the 6.8 meters from ceiling to floor within 
three days. One of my favorite topics: viscosity. The more mask-

gen die vorhergehenden Handlungen nahezu vergessen ma-
chen bzw. den hierfür Verantwortlichen, nämlich mich, ähnlich 
wie den Besucher, zum Beobachter eines Zusammenwirkens 
von Material, Zeit und Energie werden lassen. 
Aber lass mich noch mal zum Aspekt des Ökonomischen zu-
rückkehren. In Bezug auf kritische masse gibt es da eine ab-
surde Geschichte. Vor ein paar Monaten versuchte ich eine grö-
ßere Zahl von Tischtennisbällen zu kaufen. Eigentlich nicht der 
Rede wert, doch fand ich keine in meinem Kiez. Okay, dachte 
ich, die Outdoor Saison ist vorüber, ich muss etwas systemati-
scher vorgehen – und endlich war ich dann auch im Besitz die-
ser Bälle. Doch nun stellte sich heraus, dass die im Vergleich 
zu den bereits vor Monaten gekauften Bällen einen Durchmes-
ser von 4 statt 3,8 cm haben. Ich ging der Sache auf den Grund 
und stieß auf folgende Geschichte. Im Jahr 2000 hatte sich 
der internationale Tischtennisbund dazu entschlossen, den 
Durchmesser um 2 mm zu vergrößern, um die Fernsehtaug-
lichkeit dieser Sportart zu erhöhen. Man erhoffte sich langsa-
mere und längere Ballwechsel und somit eine höhere Attrakti-
vität für die Zusachauer daheim am Bildschirm. Doch wurden 
seitdem auch immer schnellere Beläge entwickelt und auf den 
Markt gebracht, sodass der erwünschte Effekt ausblieb. Ist das 
nicht herrlich? Da kann ich nur sagen, greift endlich selbst zum 
Schläger anstatt nur zu glotzen, und an die Funktionäre: ver-
sucht es doch mal mit Ballons...

Verzögerung scheint ja auch bei tape delay ganz offensicht-
lich ein Thema zu sein?  Der Akustiker spricht von einem Echo, 
wenn die Reflexion einer Schallwelle so verzögert ist, dass man 
ein separates Ereignis hört. In der Natur bilden beispielswei-
se Felswände eine optimal reflektierende Fläche. im Fall von 
tape delay gibt es weder ein Eingangssignal noch eine reflek-
tierende Wand oder eines dieser gleichnamigen Effektgeräte. 
Statt dessen entrollen sich Kreppbandrollen, um einen einfa-
chen Mechanismus immer wieder in Gang zu setzen: das Aus-
einanderziehen und Zusammendrücken eines Blasebalgs, ex-
trahiert aus sogenannten Kuhstimmen. Erst am Boden ange-
langt, ergänzen sich die eng benachbarten Streifen zu einer 
Fläche. Doch zu hören gibt es dann nichts mehr. Während ei-
nes „Testdurchlaufs“ kam mir eine Textpassage aus Alphaville 
in den Sinn, in welcher Lemmy Caution zu Alpha 60 sagt: „Es 
handelt sich um eine Vergangenheit, die zugleich die Zukunft 
verkörpert, die auf einer geraden Linie weiter verläuft und doch 
am Ende einen Kreis beschließt.“ Man könnte meinen, er spricht 
über meine Arbeit. Wie dem auch sei, auch hier gibt es eine 
kleine Anekdote am Rande. In den Vorbereitungen zu diesem 
Festival versuchte ich, die richtige „Bandgeschwindigkeit“ zu 
evaluieren, damit das Kreppband die von Decke zum Boden 
reichende Distanz von 6,80 Meter innerhalb von drei Tagen 
hinterlegt. Eines meiner Lieblingsthemen: Viskosität. Je mehr 
Kreppband sich auf der Rolle befindet, desto schneller erfolgt 
die „Abwicklung“. Das liegt vermutlich daran, dass der 
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ing tape on the roll, the more quickly it unfurls. That’s prob-
ably because the glue adheres better on the inner lanes than 
the outer ones, while the reduction in weight is marginal. The 
distance per revolution decreases by about 1 mm with each 
turn. By measuring the tape, I found out that a roll has 56 rev-
olutions of approximately 28 cm each, which equals 15.68 m 
masking tape. But the package label promises 20 m. Luckily 
Haus der Kulturen doesn’t have 20 m high ceilings. It doesn’t 
bear thinking about! Once the festival is over I’m going to go 
to the store and call their attention to this. I’m already looking 
forward to their reaction. However, no other masking tape un-
winds as well as this one...

Would you use more expensive materials or create larger in-
stallations if you had more money?  Good question. My only 
answer at this time is, give me the money and you’ll find out 
after the fact; I’ve got quite a few ideas queued up.

	Øyvind Torvund
Bandrom Haus. Drei Situationen für neun Musiker		
Freitag, 6.2.  17:30, 20:00
Samstag, 7.2.  16:00, 17:00, 19:30
Sonntag, 8.2.  14:30, 17:00, 18:30
Treffpunkt: Vor der Ausstellungshalle

The artist Germano Celant called the works of the Arte Pove-
ra (poor art) „anti-iconographic“. Although, these were cast in 
bronze and chiseled in marble, they disregarded the historical 
claims of these materials on purpose. Up to a certain degree the 
works of Øyvind Torvund are also apostrophized as anti-icono-
graphic, provided the material, the ‘tone’ of the music and as-
suming the sophisticated post-bourgeois performance culture 
of the avant-garde has been understood. However, in turn, this 
culture is denied self-fulfillment. Notably, this also applies to 
the group Bandrom. Within this framework, Torvund allows con-
temporary music to be rehearsed and studied in oral tradition-
al form. In the folk music practice and where the written com-
plexity of thought becomes blatantly too adverse, the modern 
written works are mediated from mouth to mouth, respectively, 
instrument to instrument and thus finally performed. The re-
hearsal situation at hand with all its laboriousness and faulti-
ness remains public and thus a central part of the work. 
In the narrow sense of the word, Arte Poverva – which also re-
fers to the Italian group of artists in the 60’s – is also consid-
ered an art about the art. The art exhibition situation, the obser-
vation, the reception of the works was at that time registered; 
questionable work practices of the artists – which could have 
been regarded as the market value or signature of the artist – 
were consciously undercut. The most recent Bandrom-Version, 

Bandrom-House, which Torvund has set-up for the Haus 

Klebstoff in den Innenbahnen besser haftet als außen, der Ge-
wichtsverlust ist hingegen marginal. Die Strecken pro Umdre-
hung werden immer ein wenig kürzer, so ca. 1 mm. Beim Mes-
sen stellte sich heraus, dass eine Rolle aus 56 Umdrehungen à 
(circa) 28 cm besteht, was insgesamt 15,68 Meter Kreppband 
ergibt. Auf der Verpackung werden aber 20 Meter versprochen. 
Nur gut, dass das Haus der Kulturen über keine 20 Meter ho-
hen Decken verfügt, nicht auszudenken ... Nach dem Festival 
werde ich zu dem Laden gehen und darauf aufmerksam ma-
chen. Ich freu mich schon jetzt auf deren Reaktion. Wobei kein 
Kreppband so gut läuft wie dieses hier ...

Wenn du mehr Geld zur Verfügung hättest, würden deine Mate-
rialien teurer oder die Installationen größer?  Das ist eine gute 
Frage, auf die ich zur Zeit nur antworten kann: Gebt mir das ent-
sprechende Geld und ihr bekommt die Antwort nachgereicht, 
da befindet sich noch einiges in der Warteschleife.

Anna Lindal, Violine; Ensemble Asamisamasa: Anders Førisdal, 
Gitarre; Håkon Stene, Schlagzeug; Ensemble Zwischentöne: 
Johnny Chang, Violine; Agnieszka Dziubak, Cello; Kurt König, 
Schlagzeug; Volker Schindel; Akkordeon; Dorothee Sporbeck, 
Flöte; Helles Weber, Klavier

„Antiikonographisch“ hat der Kunstkritiker Germano Celant die 
Werke der Arte povera genannt, die zwar in Bronze gegossen 
und in Marmor geschlagen wurden, die den historischen An-
spruch dieser Materialien aber absichtlich außer Acht ließen. 
Bis zu einem gewissen Grade lassen sich auch die Arbeiten von 
Øyvind Torvund als antiikonographisch apostrophieren, sofern 
das Material, der „Ton“, mit dem musiziert wird, die verfeinerte, 
postbourgeoise Spielkultur der Avantgarde zwar voraussetzt, 
dieser Kultur aber ihre Erfüllung verweigert wird. In besonde-
rem Maße gilt das für die Werkgruppe Bandrom, in deren Rah-
men Torvund zeitgenössische Musik in mündlicher Überliefe-
rung einstudieren lässt. Im Stile der volksmusikalischen Praxis, 
die dem Gedanken der auf Schriftlichkeit beruhenden Kom-
plexität krass zuwider läuft, werden moderne, notierte Werke 
von Mund zu Mund bzw. von Instrument zu Instrument vermit-
telt und schließlich aufgeführt. Die Probensituation ist mit all 
ihrer Mühselig- und Fehlerhaftigkeit dabei weitgehend öffent-
lich und somit ein zentraler Teil des Werks. 
Die Arte povera ist, im engeren Sinne des Wortes, mit dem also 
eine italienische Künstlergruppe der Sechzigerjahre gemeint ist, 
auch eine Kunst über die Kunst gewesen. Die Ausstellungssitua-
tion, das Betrachten, die Rezeption wurden den Werken damals 
eingeschrieben; fragwürdige Praktiken des Kunstbetriebs – die 
dem Marktwert einer Arbeit oder der Signatur des Künstlers gelten 
konnten – wurden bewusst unterwandert. Die jüngste Bandrom-
Version, Bandrom-Haus, die Torvund für das Haus der Kulturen 
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der Welt eingerichtet hat, knüpft auch in diesem Punkt an die Tra-
dition der Arte povera an. So wird zum Beispiel die museale Szene 
der kommentierten Führung zu einem konstitutiven Teil des Stücks, 
während die historisch aufgeladene Kategorie des musikalischen 
Werks in der mündlichen Überlieferung und einer ans Straßenmu-
sikalische gemahnenden Darbietung aufgehoben ist. 
Im Gegensatz zu früheren Fassungen hat Torvund in Bandrom 
Haus auf spontane und weitgehend unvorhersehbare Szenen ver-
zichtet, wie auch auf animalisch-rituelle Aspekte des Musizierens, 
die in früheren Versionen in schamanischen Trommlern und mys-
tischen Tiermasken ihren Ausdruck fanden. Im Mittelpunkt von 
Bandrom Haus stehen drei im Vergleich dazu beinahe klassisch zu 
nennende Situationen. Erstens: das Ensemble Asamisimasa spielt 
eine Komposition für E-Gitarre, Schlagzeug und Zuspiel. Zweitens: 
Anna Lindal bringt dem Ensemble Zwischentöne einzelne Phrasen 
bei. Drittens: Zwischentöne-Mitglied Kurt König spielt ein Stück für 
Schlagzeug, Midi-Schlagzeug und Zuspiel. Inszeniert und ausge-
arbeitet hat Torvund die Szenen in Zusammenarbeit mit dem grie-
chischen Künstler Yorgos Sapountzis.� Björn Gottstein

Thomas Meadowcroft, Yamaha Home Organ

By the Time I get to Afrikaan Beat — The Girl from Phoenix — 
Groovin’ Ipanema — Here Comes The Groovin’ — A House 
is Not a Sun — How Deep is a Home? — Your Love — Light 
my Hustle — The Look of Fire — Love — The Shadow of Your 
Meditation — Smile You — Since I Fell for Funny — Some 
People Sure Act Something — So Something — Soul Nice — 
Sweet Gingerbread Sanction — Up, Up and The Man — Worm 
— Windy Wives — Lovers

der Kulturen der Welt (House of World Cultures), follows up to 
the Arte Povera tradition. This, for example, is how the com-
mentated lead of the museum scene becomes a constitutive 
part of the piece. This happens while the historically loaded 
category of the music piece abrogates from the oral tradition 
in commemoration of a street music show.
In contrast to the earlier versions, Torvund in Bandrom House 
abstains from spontaneity and to a large extent to unforesee-
able scenes, as well as animalistic ritual aspects of playing 
music, which have been expressed in earlier versions as sha-
manistic drummers and mystical animal masks. In Bandrom 
House and in contrast almost classically labeled are three sit-
uations that play a central role: 1) The ensemble Asamisimasa 
play a composition for electronic guitar, drums, and prere-
corded music. 2) Anna Lindal teaches the ensemble individu-
al overtones. 3) Overtone member Kurt König plays a piece on 
the drums, midi drum and prerecorded music Torvund staged 
and worked on the scene together with the Greek artist Yor-
gos Sapountzis.

Thomas Meadowcroft
Medley
Ausstellungshalle
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Alvin Curran (*1938) studierte Komposition bei Elliott Carter und gründete 1966 zusam-
men mit Richard Teitelbaum, Ferderic Rzewski das Improvisationsensemble Musica Elett-
ronica Viva. Charakteristisch für seine Musik sind, neben der Verwendung von Computern 
und Synthesizern, Geräuschcollagen aus Natur und Alltagswelt. In einer Reihe von großen 
Projekten hat Alvin Curran das Radio als Instrument eingesetzt. Curran lebt in Rom.

Werner Dafeldecker (*1964), als Kontrabassist weitgehend Autodidakt, war zunächst 
stark geprägt von der experimentellen Jazz- und Rockmusik der 60er und 70er Jahre und 
konzentriert sich seit einem Jahrzehnt zunehmend auf zeitgenössische elektronische 
und Improvisationsmusik. Er ist Gründungsmitglied der Ensembles Ton.Art, Striped Roses 
und Polwechsel sowie Kooperationspartner von Burkhard Stangl, Christian Fennesz, 
Radu Malfatti, Christoph Cech, Christian Mühlbacher, Dean Roberts und Christof Kurz-
mann. Seit 1994 betreibt er gemeinsam mit Uli Fussenegger das Label Durian Records.

Max Dax (eigentlich Maximilian Bauer,*1969) schreibt als Journalist u.a. für das Feuil-
leton der Welt am Sonntag und die taz, ist seit 2007 Chefredakteur der Musikzeitschrift 
Spex. Er veröffentlichte ein Buch über die Einstürzenden Neubauten und eines über Nick 
Cave. Er ist Bob-Dylan-Fan.

Diedrich Diederichsen (*1957), Poptheoretiker und Musikjournalist, lebt in Wien und Ber-
lin. Nach Studien in Hispanistik, Germanistik und Philosophie und marxistisch vorgeprägt 
durch Hamburger K-Gruppen-Diskussionen wandte er sich der Musikszene zu, war Re-
dakteur der Musikzeitschriften Sounds (1979–1983) und Spex (1985–1990). Seit 2008 ist 
er Professor an der Akademie der bildenden Künste Wien, Buchveröffentlichungen u.a.: 
Sexbeat (1985), 2000 Schallplatten. 1979 –1999 (2000). Musikzimmer. Avantgarde und All-
tag (2005), Kritik des Auges (2008).

John Eden (*1969) ist britischer Autor und DJ, der über die Jahre für zahllose unabhängi-
ge Publikationen geschrieben hat und derzeit Mitherausgeber des Magazins Woofah ist, 
das sich mit Reggae, Dubstep und Grime befasst. Er hat für Pitchfork, The Wire und das 
Magazin Fact geschrieben. Seit Januar 1997 betreibt er den Blog uncarved.org, in dem er 
über Reggae Soundsystems, die britische Musikkultur, das Leben in dem Londoner Bezirk 
Hackney und alles, was ihm sonst in den Sinn kommt, schreibt. 

Ekkehard Ehlers (*1974) ist Komponist, Musiker, Kurator und Künstler. Er arbeitete im 
A&R für Mille Plateaux, realisierte Balletmusiken (1999–2002 für William Forsythe, 
2003–2007 für Christoph Winkler) und stellte u.a. im MAK Wien, in der Frankfurter Kunst-
halle Schirn, im Serralves Museo Porto und im Kölnischen Kunstverein aus. Veröffentli-
chungen u.a. auf Mille Plateaux, Staubgold, Orthlong Musork und Klang. Ehlers kuratier-
te und organisierte zahlreiche Veranstaltungen und Konzertreihen, darunter under cons-
truction im TAT, Frankfurt/Main. Derzeit ist Ehlers Dozent an der Merzakademie Stuttgart 
und der Akademie der bildenden Künste Wien. Ehlers versucht in Berlin zu leben.

Kodwo Eshun (*1968), britischer Musikjournalist, DJ und Kurator, studierte englische 
Literatur und Literaturwissenschaft in Oxford und lebt in London. Dozent für Visual Cul-
tures am Londoner Goldsmith College und am Dutch Art Institute der Universität Amster-
dam für Sonic Culture. Er publiziert für u.a. für The Wire, ID, The Face und Melody Maker. 
1998 erschie sein Klassiker Heller als die Sonne: Abenteuer in der Sonic Fiction.

Sister Fa (*1983) ist Sängerin und Musikerin. Sie stammt aus dem Senegal, lebt seit 2006 
in Berlin und arbeitet bei einer Konzertagentur für HipHop, Rap und Reggae. Sie agiert 
musikalisch im Dreieck Hip Hop/Reggae/Rap. Ihr erstes Konzert gab sie in Dakar im Jahr 
2000. Derzeit arbeitet sie an einem Projekt gegen Genitalverstümmelung.

Kai Fagaschinski (*1974) lebt seit 1996 in Berlin, 2000–2006 Kurator der Konzertreihe 
im Raumschiff Zitrone (Berlin) und ist Ko-Initiator des Improvportals www.echtzeitmusik.
de. Sein Hauptanliegen ist die kontinuierliche musikalische Auseinandersetzung in fes-
ten Formationen. Prägende Projekte waren zwybaky mit dem Violinisten Gerhard Uebele 
(1998–2001), das Quartett mit Burkhard Beins (Perkussion), Serge Baghdassarians (elek-
tr. Gitarre) und Boris Baltschun (Live-Elektronik) (2001), Los Glissandinos mit Klaus Filip, 
The International Nothing mit Michael Thieke (und Gästen) u.v.m. 

Bernd Fesel (*1962), Kulturveranstalter und kulturpolitischer Berater in Berlin und Brüs-
sel, Inhaber der 1977 gegründeten Galerie Fesel in Düsseldorf (seit 2005 Fesel Modern 
Art). Nach einem Studium der Volkswirtschaft und Philosophie in Heidelberg und Bonn 
1983–1990 wurde er 1995 Mitglied der Arbeitsgruppe Standortanalyse des Bundesver-
bandes Deutscher Galerien (BVDG) und war 1997–2003 dessen Geschäftsführer. Seit 
2005 ist er Generalsekretär des Europäischen Galerienverbandes in Brüssel.

Christian Finkbeiner (*1965), Galerist, Kurator und Selector in recess, zahlreiche Veröf-
fentlichungen zu Musik, Kunst und Bankraub, lebt und arbeitet in Berlin als Lektor, Texter 
und Autor für Unternehmen, Magazine und Rundfunk, gestattet sich als Außenstehender 
einen kontemplativen Blick auf die ästhetischen, politischen und ökonomischen Entwick-
lungen von Musik und Kunst.

Serge Baghdassarians (*1972), Künstler und Musiker, lebt in Berlin. Er arbeitet seit 1997 
vornehmlich auf dem Gebiet der elektronischen Musik. Neben der E-Gitarre verwendet 
er ein Set-up, das im wesentlichen aus Delays und einem Mischpult besteht und dessen 
wichtigstes Merkmal die auf Rückkopplung basierende Verbindung der einzelnen Ele-
mente ist. Seit 2005 produziert er Installationen, in denen auf 230 Volt, Verstärker und 
Lautsprecher verzichtet wird. Statt dessen geraten vermeintlich einfache Dinge mit Hilfe 
von Zugspannung, Schwerkraft oder Luftdruck in eine exzentrische Situation. Langjähri-
ge Zusammenarbeit mit Boris Baltschun. 

Marcus Bartoš (*1979) ist Filmemacher aus München. Ein Studium der Komparatistik und 
Europäischen Ethnologie brach er ab zugunsten seines Filmstudiums an der Kunsthoch-
schule für Medien Köln. Seit 2000 Filmprojekte als Autor, Regisseur und Kameramann 
(Auswahl): Rebel Colours (Dokumentation), 5te Erde / Zone 3 (Doku-Fiction), Generation 
Fat (Musikvideo), Der Mann der nichts mehr wissen wollte (Kurzspielfilm). Bartoš arbei-
tet außerdem in den Bereichen Malerei und Video und war als künstlerischer Assistent 
bei Prof. Marcel Odenbach tätig. Seit Dezember 2008 schreibt er im Internet den Blog 
Audio Poverty.

Achim Bergmann betreibt zusammen mit Eva Maier-Holmes das seit 1969 bestehende, 
Genre-übergreifende Münchener Label Trikont, eine der ältesten unabhängigen Platten-
firmen in Deutschland. Ursprünglich ein Buchverlag, entstand 1980 der Trikont Musik-
Verlag, der u.a. Ton, Steine, Scherben, Funny van Dannen oder das akustische Gesamt-
werk von Karl Valentin verlegt hat.

Chris Bohn ist Herausgeber des britischen Magazins The Wire. Er schrieb von 1978–1985 
für die britischen Musikzeitschriften Melody Maker und New Music Express. Er ist Dreh-
buchautor des 1993 realisierten TV-Films Laibach: A Film From Slovenia for Slovenian.   

Ferruccio Busoni (1866–1924), italienischer Pianist und Komponist, ließ sich 1894 in Ber-
lin nieder. Während des ersten Weltkriegs lebte er im Exil in Zürich, von 1920 bis zu sei-
nem Tod unterrichtete er an der Berliner Akademie der Künste eine Meisterklasse in Kom-
position. 1907 erschien sein visionärer Entwurf einer neuen Ästhetik der Tonkunst.

Mark Chung (*1957), Musiker, Musikverleger, als Sohn eines chinesischen Arztes in Eng-
land geboren und dort sowie in Jamaika und Deutschland aufgewachsen. Seit 1982 Bas-
sist der Einstürzenden Neubauten gründete er 1984 den Musikverlag Freibank. 1994 stieg 
er bei den Neubauten aus und war von 1996–2005 Senior Vice President von Sony Music 
Entertainment International in London. Nach seiner Rückkehr nach Deutschland eröffnete 
er 2005 in Berlin eine zweite Freibank-Niederlassung. Derzeit ist er außerdem Vorstands-
vorsitzender des Verbandes unabhängiger Tonträgerunternehmen, Musikverlage und 
Musikproduzenten e. V. (VUT ) und Mitglied des Aufsichtsrats der Intiative Musik GmbH.
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Victor Herrero war als Kind im Knabenchor eines berühmten Benediktiner Klosters. Nach 
einem Studium der klassischen Gitarre gründete er zunächst eine populäre Madrider 
Band. 2006 produzierte er unter seinem alten Künstlernamen Victor Cicely eine CD seiner 
Kompositionen für Klavier (Connotaciones para Piano). Kurz danach begann die Koopera-
tion mit Josephine Foster, 2009 erscheint sein neues Solo-Album mit Stücken für Spani-
sche Gitarre auf Bo’Weavil Recordings. 

Alan Hilario (*1967), aufgewachsen in Manila (Philippinen), erhielt seine musikalische 
Ausbildung als Geiger u.a. bei Gilopez Kabayao. Er studierte 1985–1988 Komposition an 
der University of the Philippines. 1988–1992 war er Violinist im Philippine Philharmonic 
Orchestra und realisierte diverse Projekte mit Film- und Theaterregisseuren. 1992–1996 
studierte er Komposition an der Musikhochschule Freiburg bei Mathias Spahlinger sowie 
elektronische Musik bei Mesias Maiguashca. Er lebt als freischaffender Komponist in Ulm.

Olaf Karnik (*1962), lebt und arbeitet in Köln als freier Journalist und Autor, u.a. für Neue 
Zürcher Zeitung, WDR, Deutschlandfunk. Er ist Buchautor (Chasin’ A Dream. Die Musik 
des schwarzen Amerika von Soul bis HipHop, 1989, mit Gerald Hündgen). Er war Redak-
teur der Spex, Musiker der Gruppe Genf, und ist seit 20 Jahren DJ. 2007 erschien sein 
neues Buch Reggae in Deutschland, das er zusammen mit Helmut Philipps geschrie-
ben hat.

David Keenan (*1971) ist Autor, Kritiker und Musiker und lebt in Glasgow. Er schreibt seit 
1995 regelmäßig für The Wire und ist Autor des Buches England’s Hidden Reverse, eine 
Biografie von Coil, Nurse With Wound und Current 93. Er betreibt Volcanic Tongue, Plat-
tenladen, -vertrieb und -label zugleich und ist großer Kenner des Free Folk.

Kode 9 (eigentlich Steve Goodman), Musiker und DJ, lebt in London. Er studierte Philo-
sophie an der University of Warwick, und ist Dozent für Sonic Culture an der University of 
East London. 2004 gründete Goodman das international renomierte Label Hyperdub, auf 
dem u.a. der Superstar des Dubstep Burial veröffentlicht. 

Christine Lemke-Matwey studierte Germanistik, Philosophie, Theater- und Musikwis-
senschaften in Köln und München. Anschließend praktische Theaterarbeit in Bonn, Köln, 
Hamburg, Bregenz, Wien und Chur. Seit 1994 freischaffende Musikjournalistin u.a. für 
den Bayerischen Rundfunk, die Süddeutsche Zeitung und Die Zeit. Seit 2000 ist sie 
Musikredakteurin beim Berliner Tagesspiegel. 2003 inszenierte sie in Innsbruck ihre 
erste Oper, Malins Heimkehr, für die sie auch das Libretto schrieb.

Anna Lindal, Violinistin aus Norwegen, mit Schwerpunkt zeitgenössische Musik. Zu ihrem 
Repertoire gehören u.a. Werke von Anna Clementi, Lars Hallnäs, György Kurtág, John Cage. 

Thomas Meadowcroft (*1972), studierte Komposition bei George Crumb, Brian Ferney-
hough, Meisterschüler von Salvatore Sciarrino und Walter Zimmermann. Er schrieb Stü-
cke für ensemble recherche, KMN Berlin, Klangforum Wien und Les Percussions des 
Strasbourgs.

Olivier Messiaen (1908–1992), französischer Komponist, Kompositionslehrer und von 
1931 bis zu seinem Tod Organist an der Pariser Kirche St. Trinité, lehrte seit 1941 am Pa-
riser Konservatorium Harmonielehre, seit 1947 Analyse, Ästhetik, Rhythmus und 1966–
1978 Komposition. Messiaen entwickelte neue kompositorische Verfahren wie die Über-
tragung von Vogelklängen in seine Musik und synästhetische Konzepte. Messiaen bilde-
te mehrere Generationen von Komponisten aus, zu seinen Schülern zählen Pierre Boulez 
und Karlheinz Stockhausen. 

Heinz-Klaus Metzger (*1932), Musiktheoretiker und Musikkritiker, Begründer der musik-
wissenschaftlichen Reihe Musik-Konzepte und querstand. musikalische konzepte. Er stu-
dierte Klavier bei Carl Seemann in Freiburg und Komposition bei Max Deutsch in Paris. In 
den 60er Jahren war er auch an der Schriftenreihe Die Reihe beteiligt, die der seriellen 
Musik gewidmet war. 1969 gründete er zusammen mit dem Dirigenten Rainer Riehn das 
Ensemble Musica Negativa. 

Modified Toy Orchestra Das Modified Toy Orchestra (Birmingham) wurde von Brian Duffy 
gegründet und ist eine der weltweit renommiertesten Vertreter des Circuit Bending. Zur 
Zeit stehen ihm bei Live-Konzerten Laurence Hunt (Pram), Darren Joyce (Dreams of Tall 
Buildings), Mike Johnston (Plone, Mike in Mono), Michael Valentine West (Twiggy and the 
K-Mesons) und Chris Plant (Color Burst) zur Seite. In dieser Besetzung spielten sie auf 
dem Sónar Festival (Spanien), Supersonic (Großbritannien) und im Royal Institute. Sie 
spielten als Support für Bands wie Heaven 17 und Melt Banana.

Heinz-Klaus Metzger (*1932), Musiktheoretiker und Musikkritiker, Begründer der musik-
wissenschaftlichen Reihe Musik-Konzepte und querstand. musikalische konzepte. Er stu-
dierte Klavier bei Carl Seemann in Freiburg und Komposition bei Max Deutsch in Paris. In 
den 60er Jahren war er auch an der Schriftenreihe Die Reihe beteiligt, die der seriellen 
Musik gewidmet war. 1969 gründete er zusammen mit dem Dirigenten Rainer Riehn das 
Ensemble Musica Negativa. 

Orm Finnendahl (*1963) studierte 1983–1990 Komposition und Musikwissenschaft in 
Berlin bei Frank Michael Beyer, Gösta Neuwirth und Carl Dahlhaus sowie 1995–1998 bei 
Helmut Lachenmann in Stuttgart. 1991–1995 war er künstlerischer Leiter der Kreuzber-
ger Klangwerkstatt. Ausgeprägtes Interesse an dem durch die elektronischen Medien 
provozierten Versuch einer fortwährenden Neubestimmung des eigenen Selbstverständ-
nisses. Seit 2004 Professor für elektronische Komposition in Freiburg.

Jonathan Fischer (*1964), Musikjournalist, DJ, Maler, Producer und Compiler. Seit 1984 
regelmäßige DJ-Events in diversen Münchner Clubs, seit 1988 freier Journalist u.a. für 
die Süddeutsche Zeitung, FAZ, Die Zeit, Rolling Stone mit dem Themenschwerpunkt afro-
amerikanische Kultur, seit 1994 Radiosendungen u.a. für Bayerischer Rundfunk, seit 1998 
als Herausgeber von Soul-Compilations für Trikont.

Golo Föllmer (*1964), Medien- und Musikwissenschaftler, lebt in Berlin. Nach einer Leh-
re zum Klavierbauer und einem Volontariat bei Bechstein in Berlin studierte er 1988–
1995 Musik- und Kommunikationswissenschaften an der TU Berlin. 2002 Promotion über 
Musikmachen im Netz. Elektronische, ästhetische und soziale Strukturen einer partizi-
pativen Musik. Seit April 2007 Juniorprofessor für Interkulturelle Medienwissenschaft: 
Schwerpunkt Audiokultur an der Universität Halle-Wittenberg.

Anders Førisdal (*1977) studierte in Oslo Gitarre und gründete 2001 zusammen mit Jan-
ne Berglund (Sopran) und Håkon Stene (Schlagzeug) das Ensemble Asamisimasa. Er tritt 
als Solist ebenso auf wie in verschiedenen Orchestern und Ensembles. Er spielt Gitar-
ren mit höherer Saitenzahl oder mikrotonaler Stimmung und hat mit Komponisten wie 
Brian Ferneyhough, Roger Redgate, Michael Finnissy, Sven Lyder Kahrs and Matthew 
Shlomowitz zusammengearbeitet

Josephine Foster, US-amerikanische Sängerin und Songschreiberin aus Colorado. Nach 
abgebrochener Ausbildung zur Opernsängerin war sie Mitglied der Bands Born Heller und 
The Children’s Hour. Seit der Veröffentlichung des zusammen mit The Supposed produ-
zierten Albums All the Leaves Are Gone (2004) ist sie eine der prominentesten Figuren 
des New Weird America. 2006 erschien das Album A Wolf in Sheep’s Clothing mit neu ar-
rangierten Liedern von Schubert, Brahms und Schumann, 2008 folgte ihr neuestes Album 
This Coming Gladness.

Goodiepal (eigentlich Kristian Vester) formuliert seinen Lebenslauf als Liste der zahllo-
sen unterschiedlichen Tätigkeiten, mit denen er sich in seinem Leben schon beschäftigt 
hat. Dazu gehört das Sounddesign für große Industriekonzerne wie Nokia, Warner Bros., 
Hitachi ebenso wie die Pflege alter Frauen in Pflegeheimen oder die Lehrtätigkeit in Kom-
position und in Geschichte der elektroakustischen Musik, die er vor vier Jahren an der 
Royal Danish Academy of Music übernommen hat. 

Dieter Gorny (*1953), Medienmanager und Musiker, studierte Kontrabass, Klavier und 
Komposition und spielte anschließend in mehreren Orchestern. 1989 rief er die deutsch-
landweit größte Musikmesse Popkomm ins Leben. Gorny war Mitbegründer des Musik-
senders Viva und dessen Geschäftsführer. Seit 2004 ist er Präsidiumsmitglied des Deut-
schen Musikrats, seit 2007 Aufsichtsratsvorsitzender der Filmstiftung NRW und Leiter 
des neu gegründeten Bundesverbandes Musikindustrie. 

Gustav ist Eva Jantschitsch aus Wien. Seit 2004 veröffentlicht sie Alben wie Rettet die 
Wale und Verlass die Stadt. Ihre Musik vermischt sperrige, verspielte Beats mit beseelten 
Streicherarrangements und feministischen Texten. Jantschitsch komponierte Film- und 
Theatermusik u.a. für die Wiener Festwochen, für die Filmmusik zu dem Film 5 1/2 Roofs 
erhielt sie den Amadeus Austrian Music Award.

Björn Gottstein (*1967) ist Musikwissenschaftler und -journalist aus Berlin mit den Ar-
beitssschwerpunkten Moderne, Avantgarde und elektronische Musik, der für den Rund-
funk (WDR, BR, Deutschlandradio) ebenso arbeitet wie für Printmedien (taz, MusikTexte, 
Dissonanz, Parergon u.a.). Seit 2005 ist er Redaktionsbeirat der Zeitschrift Positionen. 
2006 erschien sein Buch Musik als Ars Scientia im Saarbrückener Pfau-Verlag. Gottstein 
unterrichtet an der musikwissenschaftlichen Fakultät der TU-Berlin. 

Gudrun Gut (*1960), ist Musikerin, DJane und Produzentin. Sie gehört seit Ende der 70er 
Jahre zur alternativen Musikszene in Berlin. 1977 war sie Mitglied der Performanceband 
DIN A Testbild, danach Gründungsmitglied verschiedener Bands (1978 Mania D, 1980 Ein-
stürzende Neubauten und 1981 Malaria!). Mit dem 1990 gegründeten Label Moabit Musik 
vertreibt sie vor allem eigene Musik, seit 1997 betreut sie mit ihrem Label Monika Enter-
prises unter anderem die Quarks, Komeït, Barbara Morgenstern und Contriva.

Hair Police, US-amerikanische Band der Musiker Mike Connelly (Wolf Eyes, Failing Lights), 
Trevor Tremaine (Death Unit, Burning Star Core) und Robert Beatty (Sick Hour, Burning 
Star Core). Sie spielen Noisemusik mit Spuren von Free Jazz und elektro-akustischer 
Musik. Ihre neueste Platte The Certainty of Swarms erschien bei No Fun Productions. 
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DJ/rupture (eigentlich Jace Clayton), New Yorker Produzent und DJ mit Zweitwohnsitz in 
Barcelona, war in den späten 90ern Mitglied in dem Drum’n’Bass-Kollektiv Toneburst. Zu 
seinen erfolgreichsten Veröffentlichungen gehören Minesweeper Suite (2002), Special 
Gunpowder (2003) und zuletzt Uproot (2008). Zusammen mit Matt Shadetek gründete er 
2008 das Label Dutty Artz. Er schreibt u.a. für das britische Musikmagazin The Wire und 
das New Yorker Magazin Fader. Er gibt in seinem Blog Mudd Up! regelmäßig Einblicke in 
die globale Pop-Welt. 

Sabine Sanio (*1958), studierte Germanistik und Philosophie, Promotion, lebt in Ber-
lin. Seit 1996 im Redaktionsbeirat der Zeitschrift Positionen. Beiträge zur Neuen Musik. 
2001–2006 Gastprofessorin an der Kunsthochschule Berlin-Weißensee. Zahlreiche Es-
says, Radiosendungen und Vorträge zur neuen Musik, zum Verhältnis von Kunst und Me-
dien sowie zur Ästhetik des 20. Jahrhunderts – in Buchform: Alternativen zur Werkästhe-
tik (Saarbrücken 1999) sowie 1968 und die Avantgarde (Sinzig 2008).

Salvatore Sciarrino (*1947), italienischer Komponist, Autodidakt, der sich nach anfängli-
chem Interesse für die Malerei der Musik zuwandte und sich kompositorisch vor allem mit 
dem Klang, der Klangfarbe und der Stille beschäftigt. Bekannt wurde er durch seine anti-
naturalistischen, mystisch wirkenden Musiktheaterwerke. Sein Theater der Körper knüpf-
te in den 1980er Jahren an Performance-Konzepte der 1960er Jahre an.

Brian Shimkovitz, stammt aus Chicago, studierte zunächst Jazzschlagzeug und spielte in 
verschiedenen Orchestern Perkussion. Nach seinem Bachelor 2003 an der Indiana Uni-
versity in Folklore & ethnologisch fundierter Musikwissenschaft nutzte er ein Forschungs-
stipendium zur Erkundung der Hiphop- und Jugendkultur in Ghana, um Rapper, DJs, Pro-
duzenten und Fans zu interviewen und eine Sammlung von lokalen kommerziellen Auf-
nahmen zu erstellen. Auf seinem populären Blog Awesome Tapes from Africa findet man 
Musik vom ganzen Kontinent. Seit 2005 lebt Shimkovitz in New York, derzeit in Brooklyn. 

Håkon Stene, Schlagzeuger aus Norwegen, spielt mit dem Schlagzeugduo TWINE, in der 
Alten Musikszene und in Cross-over Projekten mit dem Fiedelspieler Nils Økland und der 
Rockgruppe Jono el Grande Orchestra. Er hat viele Stücke von Komponisten aus ganz 
Europa uraufgeführt und arbeitet kontinuierlich mit Komponisten an neuen Werken für 
Schlagzeug. 2005 wurde er für das INTRO-Klassik Programm des norwegischen Konzer-
tinstituts gewählt, ein dreijähriges Förderprogramm für junge Solisten. 

Karlheinz Stockhausen (1928–2007), Mitbegründer der seriellen Musik und in den 1950er 
Jahren zentrale Figur bei den Darmstädter Ferienkursen und enger Mitarbeiter, später 
auch Leiter des Elektronischen Studios im WDR. Komponierte bereits in den 1950er Jah-
ren elektronische Musik. In den späten 1960er Jahren entstand sein Konzept einer intuiti-
ven Musik. 1977–2005 arbeitete er an seinem großen Opern-Zyklus Licht.

Øyvind Torvund (*1976), studierte Komposition in Oslo und Berlin, war Gitarrist in Rock- 
und Improvisationsgruppen. Seine Musik reflektiert den Jazz eines Art Blakey, Dizzy Gille-
spie und Thelonius Monk ebenso wie Hardcore und Punk von Bands wie Black Flag. Mit an 
Spielregeln erinnernden Anweisungen, die den exakten Ablauf der Werke offen lassen, in-
tegriert Torvund improvisatiorische Elemente in seine Musik. Er nutzt die Avantgarde als 
ästhetische Projektionsfläche, um musikalische Peripherien wie das Ornament und den 
Alltag, die Natur und die Popkultur zu entfalten.

DJ Vamanos stammt aus dem Londoner Stadtteil Brixton. Seit zwölf Jahren tritt er als DJ 
auf, spielte mit DJs wie The Chemical Brothers und hatte ein einjähriges Stipendiums in 
Schweden. 2004 gab er seinen Job in London auf und reiste durch Lateinamerika, wo er 
Musik wie Reggeaton, Baile Funk und Cumbia entdeckte. Diese Musik beeindruckte ihn 
so sehr, dass er bei seiner Rückkehr 2006 seinen Blog Ghetto Bassquake einrichtete, um 
dieser tropical world music in der westlichen Welt eine stärkere Stimme zu geben. Kürz-
lich trat er in Radioclit’s monatlicher Secousse Party im Londoner Notting Hill Arts Club 
mit dem Secousse Soundsystem auf.

Manon-Liu Winter ist Pianistin, die sich besonders der Musik der Gegenwart und der im-
provisierten Musik verschrieben hat. Sie unterrichtet in Wien an der Universität für Musik 
und Darstellende Kunst Wien Klavier und Improvisation. Persönliche Arbeit mit Komponis-
ten wie Christian Wolff, Peter Ablinger, Dieter Schnebel, Radu Malfatti u.v.a. Workshops 
und Konzerte mit Musikern wie Franz Hautzinger, Burkhard Stangl, Axel Dörner, Cordula 
Boesze, Andrea Neumann u.v.a.

Ensemble Zwischentöne, gegründet 1988 von dem Komponisten Peter Ablinger, entstand 
aus einem Kurs für experimentelle Musik und Improvisation an der Musikschule Berlin 
Kreuzberg. Bis heute besteht das Ensemble aus einer Mischung aus Laienmusikern und 
Profis – ein Konzept gegen die Routine und falsche Professionalität des Musikbetriebs. 
Zusammenarbeit mit vielen namhaften Komponisten wie Nader Mashayekhi, Georg 
Nussbaumer, Christian Wolff, Sven-Åke Johansson, Maria de Alvear, Walter Zimmermann, 
Alvin Lucier. Aufführung von Stücken mit unüblichen Instrumenten, Spielorten, Auffüh-
rungspraktiken oder Notationsformen. 

Hartmut Möller (*1953) ist seit 2001 Professor für Musikwissenschaft an der Hochschu-
le für Musik und Theater in Rostock. Er studierte in Wien und München Musikwissen-
schaft, promovierte an der Universität Mainz mit einer Arbeit zur Mittelalterlichen Musik 
und habilitierte 1996 mit einer Arbeit über Methoden der Musikgeschichtsschreibung. Zu 
seinen Forschungsschwerpunkten gehört die Verbindung verschiedener lokaler Musik-
traditionen als Ergebnis der Globalisierung. 

ensemble mosaik, gegründet 1997 in Berlin von jungen Instrumentalisten und Komponis-
ten. Ihr Interesse gilt der Vielfalt ästhetischer Konzepte und Erscheinungsformen in der 
zeitgenössischen Musik und arbeitet in engem Austausch mit den Komponistinnen und 
Komponisten. Das Ensemble spielte bislang zahlreiche Uraufführungen, darunter viele 
Kompositionen, die für das Ensemble geschrieben wurden.

Helga de la Motte-Haber (*1938), Musikwissenschaftlerin, die sich neben der Musik
psychologie besonders der zeitgenössischen Musik und den Beziehungen der Musik zu 
den anderen Künsten widmet. War von 1972–1978 Professorin an der Pädagogischen 
Universität Köln und von 1978 bis zu ihrer Emeritierung 2005 an der TU Berlin.

Manuel Nawri (*1974) studierte Violine und Dirigieren in Freiburg und Odessa, sowie Diri-
gieren bei Sian Edwards, Johannes Kalitzke, Zsolt Nagy, Franck Ollu, Stefan Asbury, war 
Assistent von Peter Eötvös, Sian Edwards, Kasper de Roo, Johannes Kalitzke und Stipen-
diat der Internationalen Ensemble Modern Akademie. Einladungen vom Ensemble Mo-
dern, Gastdirigent der Rheinischen Orchesterakademie Mainz, der camerata variabile 
Basel, von suono mobile Stuttgart und dem norwegischen Neue Musik Ensemble Bergen 
Music Pool. Gründungsmitglied und Dirigent von ensemble chronophonie und des est-
nisch-deutschen Ensemble bipolar.

Enno Poppe (*1969), Komponist und Dirigent, studierte Komposition und Dirigieren an der 
Universität der Künste Berlin. Seit 1998 leitet er das Berliner ensemble mosaik, er hatte 
2002–2004 einen Lehrauftrag an der Hochschule für Musik Hanns Eisler in Berlin und 
erhielt unter anderem den Boris-Blacher-Preis (1998), den Busoni-Preis (2002) und den 
Förderpreis der Ernst von Siemens Musikstiftung.

Quarta 330 ist der japanische Meister des komplexen Game Boy Dub, Dubstep, and 
merkwürdiger Riddims. Er ist das einzige japanische Mitglied von Hyperdub (UK), zudem 
remixte er von Flying Lotus (Warp Records). Er ist Organisator der Chiptune-Party   
Lo-bit-Playground in Tokio.

Steve Reich (*1936), US-amerikanischer Komponist und Mitbegründer der Minimal music, 
lebt in New York. Er studiert u.a. an der Juillard School sowie bei Luciano Berio Komposi-
tion und beim afrikanischen Schlagzeuger Gideon Aloworye Perkussion. Am San Francis-
co Tape Music Center entstehen Mitte der 1960er Jahre seine ersten Tonbandkompositio-
nen, deren Effekte er später auf Instrumentalmusik überträgt und die er mit seinem 1966 
gegründeten Ensemble Steve Reich and Musicians aufführt.

Eva Reiter, Musikerin und Komponistin, studierte Blockflöte und Viola da Gamba an der 
Universität für Musik und darstellende Kunst in Wien und Amsterdam. Konzertauftrit-
te als Solistin wie mit verschiedenen Barockorchestern und Ensembles für zeitgenössi-
sche Musik unter anderem bei beim Musikprotokoll im Steirischen Herbst (Graz), Tage 
Alter Musik Berlin und Regensburger Tage Alter Musik und internationalen Festivals wie 
Transit (Leuven), Ars Musica (Brüssel), ISCM World New Music Festival 2006 (Stuttgart) 
und Wien Modern.   

Barbara Romen (*1963) studierte an den Konservatorien in Feldkirch und Innsbruck, 
Meisterkurse u.a. an den Academia Chigiana in Siena bei Oscar Ghiglia. Sie unterrichtet 
Gitarre und Hackbrett an der Musikschule SÖM bei Innsbruck und spielt u.a. in dem Quar-
tett harsch mit Burkhard Stangl, Christof Kurzmann und Gunter Schneider, das bisweilen 
um den japanischen Gitarristen Sugimoto Taku erweitert wird. Zuletzt veröffentlichte sie 
zusammen mit Gunter Schneider die Platte Alpine Music from the 22nd Century.

Christiane Rösinger (*1961), Musikerin und Journalistin (u.a. für die taz, Berliner Zeitung, 
den Tagesspiegel) lebt in Berlin. Sie gründete 1988 zusammen mit Almut Klotz und Funny 
van Dannen die Lassie Singers, die sich 1998 auflösten. Im selben Jahr gründete sie 
zusammen mit Almut Klotz das Label Flittchen Records und zusammen mit Britta Neander 
und Julie Miess die Band Britta.

Jay Rutledge (*1969) in den USA geboren, in Bayern aufgewachsen, ist freier Journalist. 
Er studierte in München und Berlin Ethnologie. Erste Reisen nach Sambia und Zimbabwe, 
später viele journalistische Reisen durch Afrika (in den Senegal, nach Gambia, Mali, Süd-
afrika). Er betreibt das in München ansässige Label Outhere Records, das urbane Popmu-
sik aus Afrika veröffentlicht, und war Kurator des Urban Africa Musikprogramms auf der 
Ars Electronica 2002 in Linz.
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Diedrich Diederichsen (born 1957) is a pop theorist and music journalist living in Vien-
na and Berlin. After studying philosophy and Latin American and German literature and 
having developed Marxist tendencies as a result of his participation in Hamburg’s turbu-
lent Left of the 1970’s, he became involved in the music scene and was Editor of Sounds 
(1979–1983) and Spex (1985–1990). He is Professor at the Academy of Fine Arts Vienna 
and author of Sexbeat (1985), 2.000 Schallplatten. 1979–1999 (2000), Musikzimmer. 
Avantgarde und Alltag (2005) and Kritik des Auges (2008).

John Eden (born 1969) is a British author and DJ. Contributor to countless independent 
publications over the years, Eden is co-publisher of the reggae, dubstep and grime mag-
azine Woofah. He has written for Pitchfork, The Wire and Fact. His blog uncarved.org has 
been up since January 2003, in which he writes about reggae sound systems, British 
music culture, life in Hackney and anything else that takes his fancy. 

Ekkehard Ehlers (born 1974) is a composer, musician, curator and artist. He has worked 
in the A & R department of Mille Plateaux, written ballet scores (1999–2002 for Wil-
liam Forsythe, 2003–2007 for Christoph Winkler) and exhibited his art in galleries such 
as MAK Vienna, Schirn Kunsthalle in Frankfurt, Serralves Museo Porto and the Kölni
scher Kunstverein. His music has been released on labels such as Mille Plateaux, Staub-
gold, Orthlong Musork and Klang. Ehlers has curated and organized numerous events 
and concert series, including under construction at TAT, Frankfurt/Main. Ehlers lectures 
at the Merz Akademie in Stuttgart and the Academy of Fine Arts Vienna. He is trying to 
live in Berlin.

Kodwo Eshun (born 1968) is a British music journalist, DJ and curator. He studied English 
Literature at Oxford and lives in London. Eshun lectures on Visual Cultures at London’s 
Goldsmith College and Sonic Culture at the University of Amsterdam’s Dutch Art Insti-
tute. He is a regular contributor to The Wire, ID, The Face and Melody Maker. His classic 
Brighter than the Sun: Adventures in Sonic Fiction was published in 1998.

Sister Fa (born1983) is a singer and musician from Senegal. Since moving to Berlin in 
2006 she works at a concert agency for hip-hop, rap and reggae. Sister Fa’s music spans 
the genres hip hop, reggae and rap. She gave her first concert in Dakar in 2000 and is 
currently working on a project protesting genital mutilation.

Kai Fagaschinski (born 1974) has been living in Berlin since 1996. He was curator of the 
concert series Raumschiff Zitrone (Berlin) from 2000 until 2006 and is co-initiator of the 
improv portal www.echtzeitmusik.de. His primary interest is in ongoing musical discourse 
in fixed ensembles. Formative projects include zwybaky with the violinist Gerhard Uebele 
(1998–2001), the quartet with Burkhard Beins (percussion), Serge Baghdassarians (elec-
tric guitar) and Boris Baltschun (live electronics) (2001), Los Glissandinos with Klaus Filip, 
The International Nothing with Michael Thieke (and guests) and many more. 

Bernd Fesel (born 1962) is a cultural event organizer, policy consultant in Berlin and Brus-
sels and owner of Düsseldorf’s Galerie Fesel, established in 1977 (and operating as Fesel 
Modern Art since 2005). After studying Economics and Philosophy in Heidelberg and 
Bonn between 1983 and 1990, he joined the Location Analysis taskforce of the Federal 
Association of German Galleries (BVDG) in 1995 and was Director of the association from 
1997 to 2003. He was General Secretary of the Federation of European Art Gallery Associ-
ations in Brussels from 2005 to 2007. 

Christian Finkbeiner is a cross-media designer, working as a photographer, web designer, 
graphic artist, musician and author. He lives in Berlin. 

Orm Finnendahl (born 1963) studied composition and musicology in Berlin from 1983 to 
1990 with Frank Michael Beyer, Gösta Neuwirth and Carl Dahlhaus as well as with Helmut 
Lachenmann in Stuttgart from 1995 to 1998. He was Artistic Head of the Kreuzberg 
Klangwerkstatt between 1991 and 1995. A key interest of his is the attempt at perpetual 
reinvention that electronic media provokes. He is Professor for Electronic Composition at 
the Freiburg University of Music.

Jonathan Fischer (born 1964) is a music journalist, DJ, painter, producer and compiler. He 
has played regular gigs in Munich clubs since 1984 and has worked as a freelance jour-
nalist since 1988, including for the German dailies Süddeutsche Zeitung, FAZ, Die Zeit, 
as well as Rolling Stone, focusing on Afro-American culture. Fischer also produces radio 
features for Bavarian Radio and compiles soul samplers for Trikont. 

Golo Föllmer (born 1964) is a Berlin-based media theoretican and musicologist. After an 
apprenticeship as piano maker and an internship with Bechstein in Berlin, he studied 
Music and Communication at the Technical University Berlin from 1988 to 1995. He com-
pleted his doctorate in 2002 with a dissertation entitled Making music on the internet. 
The electronic, aesthetic and social structures of a participatory music. Föllmer is Associ-
ate Professor for Intercultural Media Studies: Research Area Audio Culture at the Univer-
sität Halle-Wittenberg.

Serge Baghdassarians (born 1972) is a Berlin-based artist and musician. Since 1997 
he has mainly focused on electronic music. He plays the electric guitar and employs an 
audio set-up comprising delays and a mixer configured to a closed-circuit system link-
ing the individual elements. He creates installations that deliberately do without 230 volts, 
amplifiers and loudspeakers. Instead he arranges seemingly simple objects into eccen-
tric tableaus using tensile strength, gravity and air pressure. His long-term collaborative 
partner is Boris Baltschun. 

Marcus Bartoš (born 1979) is a Munich-based filmmaker. He quit a degree in Compara-
tive and European Ethnology to study film at the Cologne Academy of Media Arts. Over the 
last eight years he has written, directed and shot numerous film projects, including Rebel 
Colours (documentary), 5te Erde/Zone 3 (documentary-fiction), Generation Fat (music 
video), Der Mann, der nichts mehr wissen wollte (short). His blog Audio Poverty has been 
up since December 2008.

Achim Bergmann runs the cross-genre Munich-based label Trikont together with Eva 
Maier-Holmes. Trikont, one of Germany’s oldest independent record labels, started out 
in 1969 as a book imprint and was established as a music publishing house in 1980. Its 
catalogue includes Ton, Steine, Scherben, Funny van Dannen and the complete acoustic 
recordings of Karl Valentin.

Chris Bohn is Editor of the British magazine The Wire and wrote for Melody Maker and 
New Music Express between 1978 and 1985. He also wrote the script for the 1993 TV 
movie, Laibach: A Film From Slovenia.   

Ferruccio Busoni (1866–1924) was an Italian pianist and composer. He moved to Berlin 
in 1894, but fled to Zurich during World War I. From 1920 until his death he taught a mas-
ter class in composition at the Berlin Akademie der Künste. His visionary work Sketch of a 
New Aesthetic of Music was published in 1907.

Mark Chung (born 1957) is a musician and music publisher. Born to a Chinese physician 
in the UK, Chung was raised in England, Jamaica and Germany. He joined Einstürzende 
Neubauten as bass player in 1982 and founded the record label Freibank in 1984. Chung 
left the Neubauten in 1994 and was Senior Vice-President of Sony Music Entertainment 
International from 1996 to 2005. Returning to Germany he opened a second Freibank 
branch in Berlin. He is also Chairperson of the German association of independent music 
companies (VUT) and is on the board of Initiative Musik GmbH.

Alvin Curran (born 1938) studied composition with Elliott Carter and founded the impro
visation ensemble Musica Elettronica Viva in 1966 together with Richard Teitelbaum, 
Ferderic Rzewski. Apart from his use of computers and synthesizers, collages of sounds 
from nature and everyday life characterize his music. Curran has also used radio as an 
instrument in a series of large projects. He lives in Rome.

Werner Dafeldecker (born 1964) is a primarily self-taught contrabassist. He was ini-
tially strongly influenced by 60’s and 70’s experimental jazz and rock. Over the last de-
cade his focus has increasingly shifted to contemporary electronic and improvisation-
al music. Dafeldecker is a founding member of the ensembles Ton.Art, Striped Roses 
and Polwechsel and also works with Burkhard Stangl, Christian Fennesz, Radu Malfatti, 
Christoph Cech, Christian Mühlbacher, Dean Roberty and Christof Kurzmann. He has 
been running the label Durian Records together with Uli Fussenegger since 1994.

Max Dax (Maximilian Bauer, born 1969) is a journalist whose work has appeared in the 
feature sections of the German weekly Welt am Sonntag and the daily taz. Since 2007 
he has been Editor-in-Chief of the music magazine Spex. Dax is also author of a book on 
Einstürzenden Neubauten and The Life and Music of Nick Cave. He is a Bob Dylan fan.
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Olaf Karnik (born 1962) lives and works in Cologne as a freelance journalist and writer 
for print and radio, including Neue Zürcher Zeitung, WDR and Deutschlandfunk. He is co-
author of Chasin’ A Dream. Die Musik des schwarzen Amerika von Soul bis HipHop (1989, 
with Gerald Hündgen). He was Editor of Spex, member of the group Genf and has been 
a DJ for 20 years. In 2007 his latest book Reggae in Germany was published, which he 
co-wrote with Helmut Philipps.

David Keenan (born 1971) is an author, critic and musician living in Glasgow. He is a regu-
lar contributor to The Wire and author of the book England’s Hidden Reverse, a biography 
of Coil, Nurse With Wound und Current 93. He runs Volcanic Tongue, a record shop, distri-
bution company and label and is an expert in free folk.

Christine Lemke-Matwey studied German literature, philosophy, theater and music in 
Cologne and Munich. She subsequently worked in theaters in Bonn, Cologne, Hamburg, 
Bregenz, Vienna and Chur. She is a freelance music journalist for radio and print, includ-
ing Bayerischer Rundfunk (Bavarian Broadcasting), Süddeutsche Zeitung and Die Zeit 
and is the Music Editor of the Berliner Tagesspiegel. In 2003 she staged her first opera, 
Malin’s Homecoming, for which she also wrote the libretto. 

Anna Lindal is a Swedish contemporary violinist. Her repertoire includes works by Anna 
Clementi, Lars Hallnäs, György Kurtág and John Cage.

Thomas Meadowcroft (born 1972) studied composition with George Crumb, Brian Ferney-
hough and took master classes with Salvatore Sciarrino and Walter Zimmermann. He has 
composed pieces for ensemble recherche, KNM Berlin, Klangforum Wien and Les Percus-
sions des Strasbourgs.

Olivier Messiaen (1908–1992) was a French composer, composition teacher and, from 
1931 until his death, organist at the Paris church St. Trinité. From 1941 he taught harmony 
at the Paris Conservatory, from 1947 analysis, aesthetics and rhythm and, between 1966 
and 1978, composition. Messiaen developed innovations in composition such as the in-
tegration of bird song and synaesthetic concepts. He trained several generations of com-
posers, including Pierre Boulez and Karlheinz Stockhausen. 

Heinz-Klaus Metzger (born 1932) is a musicologist and critic. He founded the musicolo-
gy series Musik-Konzepte and querstand. musikalische konzepte. Metzger studied piano 
with Carl Seemann in Freiburg and composition with Max Deutsch in Paris. In the 1960s 
he also contributed to Die Reihe, a series of theoretical texts on serial music. Together 
with the conductor Rainer Riehn he formed the ensemble Musica Negativa in 1969. 

Modified Toy Orchestra (Birmingham) was founded by Brian Duffy and is a leading expo-
nent of circuit bending. He performs with Laurence Hunt (Pram), Darren Joyce (Dreams 
of Tall Buildings), Mike Johnston (Plone, Mike in Mono), Michael Valentine West (Twiggy 
and the K-Mesons) und Chris Plant (Colour Burst). Together they have played at the Só-
nar Festival (Spain), Supersonic (United Kingdom) and the Royal Institute, and supported 
Heaven 17 and Melt Banana.

Hartmut Möller (born 1953) is Professor of Musicology at the Rostock University of Music 
and Theatre. He studied in Vienna and Munich, completing his doctorate at the Univer-
sität Mainz with a dissertation on medieval music. His research for his Habilitation (eligi-
bility for appointment as Professor) dealt with methods in writing music history. His re-
search areas include the links between different local musical traditions as a result of 
globalization. 

ensemble mosaik was formed in 1997 by young instrumentalists and composers in Berlin. 
The ensemble focuses on the diversity of aesthetic concepts and forms in contemporary 
music, working in close collaboration with the composers. They have premiered count-
less works, including many compositions specifically written for the ensemble.

Helga de la Motte-Haber (born 1938) is a musicologist whose work focuses on music psy-
chology and contemporary music’s relationship to other art forms. From 1972 to 1978 
she was Professor at the University of Education Cologne and, from 2005 until her retire-
ment, at the TU Berlin.

Manuel Nawri (born 1974) was trained in the violin and conducting in Freiburg and Odes-
sa and also studied the latter with Sian Edwards, Johannes Kalitzke, Zsolt Nagy, Franck 
Ollu, Stefan Asbury. He has been assistant to Peter Eötvös, Sian Edwards, Kasper de 
Roo, Johannes Kalitzke and scholar of the International Ensemble Modern Academy. In-
vitations from Ensemble Modern, guest conductor of the Rheinische Orchesterakade-
mie Mainz, the camerata variabile Basel, from suono mobile Stuttgart and the Norwegian 
new music ensemble Bergen Music Pool. He is a founding member and conductor of the 
ensemble chronophonie and the Estonian-German ensemble bipolar.

Anders Førisdal (born 1977) studied guitar in Oslo and founded the ensemble 
Asamisimasa in 2001 together with Janne Berglund (soprano) and Håkon Stene (drums). 
He performs as a solo artist and with various orchestras and ensembles. Førisdal plays 
rare multi-string and microtonal guitars and has worked with composers such as 
Brian Ferneyhough, Roger Redgate, Michael Finnissy, Sven Lyder Kahrs and Matthew 
Shlomowitz.

Josephine Foster is a US singer/songwriter from Colorado. An “opera school drop-out”, 
she is a member of the bands Born Heller and The Children’s Hour. Since releasing the 
album All the Leaves Are Gone (2004), produced together with The Supposed, she has 
become a leading figure of the New Weird America movement. Her 2006 album A Wolf 
in Sheep’s Clothing featured new arrangements of songs by Schubert, Brahms and 
Schumann, and her latest album This Coming Gladness was released in 2008.

Steve Goodman (Kode 9) is a musician and DJ in London. He studied Philosophy at the 
University of Warwick and is Lecturer in Sonic Culture at the University of East London. In 
2004 Goodman founded the internationally renowned label Hyperdub, whose artists in-
clude the dubstep maestro Burial.

Goodiepal (Kristian Vester) lists on his résumé the countless different activities that have 
filled his life until now, ranging from sound designer for large corporations such as Nokia, 
Warner Bros. and Hiatchi to nursing assistant for old ladies in retirement homes. He has 
also been teaching composition and the history of electroacoustic music at the Royal 
Danish Academy of Music for the past four years.

Dieter Gorny (born 1953) is a media manager and musician. Gorny studied double-bass, 
piano and composition, subsequently playing in several orchestras. In 1989 he founded 
Germany’s largest music expo Popkomm. Gorny is Director and co-founder of the music 
TV channel Viva. He is on the board of the German Musikrat (Music Advisory Board), Chair-
person of Filmstiftung NRW and Head of the newly established German Federal Music 
Industry Association. 

Gustav is Eva Jantschitsch. Based in Vienna, over the last five years she has released al-
bums such as Rettet die Wale and Verlass die Stadt. Her music combines big beats and 
complicated rhythms with string arrangements and feminist texts. Jantschitsch com-
poses film and theater music, including for events such as the Wiener Festwochen. She 
received the Amadeus Austrian Music Award for her film score for 5 1/2 Roofs.

Björn Gottstein (born 1967) is a musicologist and journalist from Berlin, specializing 
in modern, avant-garde and electronic music. His work is featured on radio (WDR, BR, 
Deutschlandradio), as well as in print (including in taz, MusikTexte, Dissonanz, Parergon). 
He has been Consulting Editor of the magazine Positionen since 2005. In 2006 his book 
Musik als Ars Scientia was published by Pfau-Verlag in Saarbrücken. Gottstein teaches in 
the Department of Musicology at the TU Berlin. 

Gudrun Gut (born 1960) is a musician, DJ and producer. She has been a part of Berlin’s 
alternative music scene since the late 1970’s. In 1977 she was a member of the perfor-
mance band DIN A Testbild and subsequently a founding member of a number of bands 
(1978 Mania D, 1980 Einstürzende Neubauten and 1981 Malaria!). Her label Moabit Musik, 
founded in 1990, primarily releases her own music, while her other label Monika Enter-
prises, established 1997, features artists such as Quarks, Komeit, Barbara Morgenstern 
and Contriva.

Hair Police is a US band comprising Mike Connelly (Wolf Eyes, Failing Lights), Trevor 
Tremaine (Death Unit, Burning Star Core) and Robert Beatty (Sick Hour, Burning Star Core). 
They combine noise music with smatterings of free jazz and electro-acoustic sounds. 
Their most recent album The Certainty of Swarms was released by No Fun Productions. 

Victor Herrero used to be in the boy’s choir of a famous Benedictine monastery. After 
studying classical guitar he formed a popular Madrid band. He released a CD of his com-
positions for piano, entitled Connotaciones para Piano, as Victor Cicely in 2006. Shortly 
afterwards he began working with Josephine Foster. His new solo album of Spanish guitar 
compositions will be released by Bo’Weavil Recordings in 2009. 

Alan Hilario (born 1967) was raised in Manila (The Philippines) and was trained in the 
violin by artists such as Gilopez Kabayao. Between 1985 and 1988 he studied Composi-
tion at the University of the Philippines. He played the violin in the Philippine Philharmon-
ic Orchestra from 1988 to 1992 and collaborated on diverse projects with film and the-
ater directors. Between 1992 and 1996 he studied composition at the Musikhochschule 
Freiburg with Mathias Spahlinger and electronic music with Mesias Maiguashca. He lives 
as freelance composer in Ulm.
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Salvatore Sciarrino (born 1947) is an Italian composer and autodidact. After an initial in-
terest in the visual arts, he turned to music, focusing in particular on sound, tone and 
silence. He gained widespread recognition for his anti-naturalistic and mystical musi-
cal theater pieces. His 1980s Theater of the Bodies drew on the performance concepts 
of the 1960s.

Brian Shimkovitz is from Chicago, studied jazz drumming and played percussion in vari-
ous orchestras. After completing a BA in folklore and ethnomusicology, he researched 
hip-hop and youth culture in Ghana funded by a scholarship, interviewing rappers, DJs, 
producers and fans, and recording a collection of commercial releases. His popular blog 
Awesome Tapes from Africa features music from all over the world. Shimkovitz lives in 
Brooklyn, New York. 

Håkon Stene is a Norwegian drummer. His projects include the percussive duo TWINE, the 
Alte Musikszene, cross-over projects with the fiddle player Nils Økland and the rock band 
Jono el Grande Orchestra. He has premiered many pieces by composers throughout Eu-
rope and has ongoing collaborations with composers on new percussive works. In 2005 
he was selected for the INTRO classic program of the Norwegian Concert Institute, which 
is a three-year fellowship for young soloists. 

Karlheinz Stockhausen (1928–2007) was a co-founder of serial composition and a lead-
ing figure of the Darmstadt School in the 1950s. He worked closely with and later also 
managed the Studio for Electronic Music at the WDR. Stockhausen began composing 
electronic music as early as the 1950s and developed his concept of “intuitive music” in 
the 1960s. Between 1977 and 2005 he wrote his prodigious opera cycle Licht.

Øyvind Torvund (born 1976) studied composition in Oslo and Berlin, as well as with 
Michael Finissey and Julio Estrada. He played guitar in a number of rock and improvisa-
tion bands. Torvund’s music not only reflects the jazz of Art Blakey, Dizzy Gillespie and 
Thelonius Monk along with hardcore und punk, but also finds room for improvisational 
elements. The avant-garde for Torvund is an aesthetic surface for projection from which 
he develops musical peripheries such as ornament and the everyday, nature and popu-
lar culture.

DJ Vamanos lives in London and has spent many years working with electronic music 
from Africa and Latin America. His blog Ghetto Bassquake distinguishes him as an ex-
pert in musical peripheries. He is resident DJ at the Notting Hill Arts Club’s respected 
Secousse parties.

Manon-Liu Winter is a pianist with a love for contemporary and improvisational mu-
sic, which she also teaches at the University for Music and Visual Arts Vienna. Winter has 
collaborated with composers such as Christian Wolff, Peter Ablinger, Dieter Schnebel, 
Radu Malfatti and has held workshops and performed concerts with Franz Hautzinger, 
Burkhard Stangl, Axel Dörner, Cordula Boesze, Andrea Neumann.

Ensemble Zwischentöne was formed in 1988 by the composer Peter Ablinger out of a 
course for experimental music and improvisation at the Berlin Kreuzberg Music School. 
The ensemble is made up of lay musicians and professionals – a concept that bucks the 
routine and false professionalism of the music industry. They have collaborated with 
many renowned composers, including Nader Mashayekhi, Georg Nussbaumer, Christian 
Wolff, Sven-Åke Johansson, Maria de Alvear, Walter Zimmermann, Alvin Lucier. The en-
semble also selects unique performance venues and employs unusual instruments, per-
formance methods and notation.

Enno Poppe (born 1969) is a Berlin-based composer and conductor. He studied composi-
tion and conducting at the Berlin University of the Arts. Poppe has led the Berlin ensemble 
Mosaik since 1998. From 2002 to 2004 he taught at the Hanns Eisler Academy of Music 
in Berlin. His awards include the Boris Blachner Award (1998), the Busoni Award (2002) 
and the Advancement Award of the Ernst von Siemens Music Foundation.

Quarta330 is the master of intricate Game Boy dub, dubstep and strange riddims. He is 
the only Japanese artist on Hyperdub and has remixed Flying Lotus (Warp Records). He is 
also known for organizing the Chiptune party Lo-bit Playground in Tokyo.

Steve Reich (born 1936) is a co-founder of minimalist music. Reich studied at the Juil-
lard School, as well as studying composition with Luciano Berio and percussion with the 
African drummer Gideon Aloworye. His first audio compositions were created at the San 
Francisco Tape Music Center in the mid-1960s. He later applied the techniques heard in 
these compositions to instrumental music, which he performed with his ensemble Steve 
Reich and Musicians, formed in 1966. He lives in New York City.

Eva Reiter is a musician and composer who studied the recorder and viola da gamba at 
the Universities of Music and Performing Arts in Vienna and Amsterdam. She has per-
formed as a soloist with a number of baroque orchestras and ensembles for contempo-
rary music, including at the Steirischer Herbst (Graz), Tage Alter Musik Berlin and Re-
gensburg’s Tage Alter Musik and the international festivals, such as Transit (Leuven), Ars 
Musica (Brussels), ISCM World New Music Festival 2006 (Stuttgart) and Wien Modern.   

Barbara Romen (born 1963) studied at the conservatories of Feldkirch and Innsbruck, and 
took master classes at the Academia Chigiana in Siena with Oscar Ghiglia. She teaches 
guitar and hammer dulcimer at the music SÖM near Innsbruck and plays in a number of 
groups, including the quartett harsch, comprising Burkhard Stangl, Christof Kurzmann, 
Gunter Schneider and from time to time, the Japanese guitarist Sugimoto Taku. Her latest 
release is the album Alpine Music from the 22nd Century together with Gunter Schneider.

Christiane Rösinger (born 1961) is a Berlin musician and writer for papers such as taz, 
Berliner Zeitung, Tagesspiegel. In 1988 she formed the Lassie Singers with Almut Klotz 
and Funny van Dannen, which disbanded in 1998. In the same year she founded the label 
Flittchen Records with Almut Klotz and the band Britta with Britta Neander and Julie Miess.

Jay Rutledge (born 1969) is a US-born freelance journalist. Raised in Bavaria, he studied 
ethnology in Munich and Berlin. His first trips to Africa were to Zambia and Zimbabwe and 
many reportage trips throughout Africa followed (Senegal, Gambia, Mali and South Africa). 
He runs the Munich-based label Outhere Records, which releases urban pop music from Af-
rica. Rutledge also curated the Urban Africa music program at Ars Electronica 2002 in Linz.

DJ/rupture (Jace Clayton) is a New York-based producer and DJ who calls Barcelona 
his second home. In the late 1990s he was a member of the drum and bass collective 
Toneburst. His most successful releases include Minesweeper Suite (2002), Special Gun-
powder (2003) and his most recent, Uproot (2008). In 2008 he founded the label Dutty 
Artz together with Matt Shadetek. He contributes to magazines such as The Wire and the 
New York-based Fader. His blog Mudd Up! delivers regular insights into global pop music. 

Sabine Sanio (born 1958) lives in Berlin. She studied Philosophy and German literature 
and gained her doctorate in the latter. Sanio is Consulting Editor of the magazine Posi-
tionen and contributes articles on new music. From 2001 to 2006 she was Visiting Pro-
fessor at the Kunsthochschule Berlin-Weißensee. Her many essays, radio shows and lec-
tures on new music deal with the relationship between art and music, as well as 20th 
Century aesthetics. She is author of Alternativen zur Werkästhetik (Saarbrücken 1999) 
and 1968 und die Avantgarde (Sinzig 2008).
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Es hätte Audio Poverty nicht gegeben, hätten uns nicht zahl-
reiche Mitstreiter und Freunde uns von Anfang unterstützt. Zu-
nächst müssen wir dem Haus der Kulturen der Welt danken, die, 
in Person von Bernd Scherer, Detlef Diederichsen und Gaby 
Tuch, die Bedeutung des Projekts erkannt und uns zur Realisa-
tion ermutigt haben. Nicht möglich gewesen wäre die Konfe-
renz, hätten nicht Sten Franke und seine Firma Ethority mutig 
ein finanzielles Budget zur Verfügung gestellt, das die Finanzie-
rung auf solide Beine stellte. Entscheidend war dann natürlich 
auch die Förderung durch die Kulturstiftung des Bundes, die 
uns inhaltlich, finanziell und organisatorisch mehr als großzü-
gig unterstützt hat und der wir in Person von Hortensia Völckers, 
Alexander Farenholtz, Torsten Maß, Susanne Dressler, Holger 
Kube-Ventura und Katrin Keym besonders verpflichtet sind. 
Von Anfang an waren wir auf Gesprächspartner und Ratge-
ber angewiesen. Die ausführlichen Gespräche mit Diedrich 
Diederichsen, Llucia Sanchez und Kai Fagaschinski haben 
uns Augen geöffnet und dem Programm entscheidende Im-
pulse verliehen. In der täglichen Arbeit standen uns Katharina 
Großmann, Sebastian Fessel, Bianka Goebel, Frank Klaffs, 
Marcus Bartoš, Sabine Sanio und Noren Fritsch engagiert zur 
Seite. Besonderer Dank gebührt außerdem Petra Fickinger und 
Eva-Maria Helfrich vom Haus der Kulturen der Welt, die jedes er-
denkliche Problem auszuräumen verstanden, sowie die Abtei-
lungen Kommunikation (Silvia Fehrmann, Christiane Sonntag, 
Axel Besteher) und Technik (Hermann Volkery, Benjamin Pohl, 
André Schulz, Benjamin Brandt, Adrian Pilling, Jason Dorn). 
Danken möchten wir außerdem allen Künstlern, Referenten 
und Diskutanten sowie den Autoren des Programmhefts, die 
mit besonderen, bisweilen weit über das Maß des üblichen hi-
nausgehenden Einsatz und Eifer zu dieser Konferenz beitra-
gen. Ein letztes Dankeschön gilt unseren Familien, die es in 
den vergangenen 18 Monaten nicht leicht mit uns hatten und 
deren Geduld und Vertrauen wir alles verdanken.
Wir wünschen allen ein so unterhaltendes wie aufreibendes 
Wochenende und freuen uns auf die zahlreichen Gespräche 
und ein verdientes Bier an der Bar. 

Ekkehard Ehlers & Björn Gottstein

Danksagungen
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Audio Poverty wird seit Dezember thematisch von einem 
Weblog flankiert und ergänzt, nicht nur um auch ein Publikum 
außerhalb an dem Projekt teilhaben zu lassen, sondern auch 
um die dem Blog eigenen Diskursstrukturen zu nutzen. Mit 
Marcus Bartoš (aka enz) betreut ein leidenschaftlicher Musik-
fan das Projekt, der die Blogosphäre seit dem Entstehen der 
ersten Musik-Blogs verfolgt und aktiv an ihr teilnimmt. Bartoš 
hat audiopoverty.de mit seinem eigenen Blick und Fokus ge-
prägt, der von Cumbia zum AlpineGhettoBass reicht. audiopo-
verty.de wird die Konferenz außerdem live begleiten – mit Ein-
trägen von Marcus Bartoš und Filmsequenzen, die von einem 
Team um Christoph Dreher die Höhepunkte im Anschluss an 
die Veranstaltung abbilden. audiopoverty.de wird außerdem 
als Dokumentation eingerichtet, die alle Vorträge und Diskus-
sionen, Foto- und Filmstrecken enthalten wird.

Last December saw the launch of a blog to accompany Audio 
Poverty; the idea was both to involve people from outside the 
immediate project and to utilise the structures of discourse 
specific to the blog. Audiopoverty.de is run by Marcus Bartoš 
(aka enz), a passionate music fan who has been following and 
actively engaging in the blogosphere since the emergence of 
the very first music blogs. audiopoverty.de reflects his own 
perspectives and preferred genres, ranging from cumbia to 
AlpineGhettoBass. During the conference, the website will be 
featuring contributions from Marcus Bartoš as well as film se-
quences by Christoph Dreher and his team presenting high-
lights from the event. In addition, all the talks and discus-
sions plus photo and film collections involved will appear on 
audiopoverty.de.

... auf Deutschlandradio Kultur am 28. April 2009, 00:05–01:00 

audiopoverty.de

Audio Poverty im Radio
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