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Sie tauchen ein in die Klänge der Anderen. Sie ziehen sie sich an 
wie ein Kleid und gehen für einen Abend damit herum. Was wäre, 
wenn ich die Andere wäre. Sie nehmen sie sich. Zu Herzen, hef-
ten sie sich an die Brust oder stecken sie sich in die Tasche. Sie 
spannen semipermeable Membrane umeinander und tauschen 
Flüssiges und Festes, Durchsichtiges und Eingefärbtes, Rohes 
und Gegrilltes, Unverdauliches und Delikates.
Die Musik der Anderen begegnet ihrer Art, mit Musik umzugehen. 
Wie holen sie sie herüber zu sich? Was löst die Musik in ihnen 
aus? Wie lösen sie das? Die Musik der anderen, durchlaufen 
durch den Prozess des Hörens, Zuhörens, Verstehens, Sich-An-
eignens, des Aussortierens, des Umwandelns, des Wiederbele-
bens, des Überführens in das Eigene. Welche Resonanz hat das? 
Welches Echo bleibt? Und wie hat sich das Eigene verwandelt?
They immerse themselves into the sound of another. They put it 
on like a dress and go out and about for the evening. What if I 
were the other? They take it. To the heart, pin it on their chest 
or put it in their pocket. They stretch semi-permeable membranes 
around each other and exchange—liquids and solids, transpa-
rencies and colors, raw and grilled, the inedible as well as 
delicacies. The music of the other rendezvous with their ways 
of tending to music. How does it come across to them? What 
does the music trigger in them? How do they resolve this? The 
music of the other passes through a process and onto their 
own by means of hearing, listening, understanding, appropri-
ating, sorting out, transforming, reviving and transferring. 
What resonance does this have? What echo remains? And how 
did it transform their own?        Christian Kesten, Andrea Neumann



What happens, when music is translated into music?

The festival LABOR SONOR : TRANSLATING MUSIC commissioned nine 
compositions: artists belonging to varying genres and scenes 
were invited to translate the music of artists, respectively of 
other genres and scenes, into their own music. An experimen-
tal arrangement in nine variations, and a meeting of different 
practices and forms of expression concurrently. 

LABOR SONOR : TRANSLATING MUSIC understands musical trans-
lation as a means of exploring artistic identities, modes of 
thought and of working. At the same time, it acts as a process 
of confrontation and negotiation, of construction, and of 
shifting seemingly fixed BORDERS and differences. The focus of 
the festival is the variety of translation-concepts from the 
artists and therewith the question of how artistic methods 
observe, interpret and understand one another. 

Musicians who work in the field of new music, actual electro-
nic music and intermedial music formats translate works from 
protagonists of Berlin’s Echtzeitmusik into their own musical 
praxis. Composer-Performers of Echtzeitmusik translate com-
positions from minimal techno, avantgarde pop, and new music. 
This results in re-compositions, transferences, reinterpreta-
tions and transformations crossing borders.  

The diverse genres and scenes selected are musical concepts 
and aesthetics that were relevant for the origins and history 
of Echtzeitmusik, and that still form reference points in the 
scene’s diversity of methods of working today. LABOR SONOR, a 
platform for Berlin’s Echtzeitmusik, presents and investigates 
this diversity and heterogeneity since the year 2000. In the fes-
tival, the hybrid existence of Echtzeitmusik—hardly identifiab-
le in terms of style and genre—will be the starting point for a 
fundamental inquiry of musical identities as such.  

The accompanying symposium connects artistic self-reflexion 
and scientific discourse. Musicologists were invited to investi-
gate the artistic exploration of translation-processes from a 
scientific perspective. Participating artists report from their 
practice of translation. Concerts and symposium establish 
two aspects of the artistic-scientific examination of the phe-
nomenon of musical translation.  
Andrea Neumann, Christian Kesten, Matthias Haenisch

Was geschieht, wenn Musik in Musik übersetzt wird?

Das Festival LABOR SONOR : TRANSLATING MUSIC hat neun Kompo-
sitionsaufträge vergeben: Künstler_innen unterschiedlicher 
Genre- und Szenezugehörigkeit wurden eingeladen, die Musik 
von Künstler_innen jeweils anderer Genres und Szenen in ihre 
eigene Musik zu übertragen. Eine Versuchsanordnung in neun 
Variationen, zugleich eine Begegnung unterschiedlicher Pra-
xen und Ausdrucksformen.

LABOR SONOR : TRANSLATING MUSIC versteht musikalische Über-
setzung als ein Mittel der Erforschung künstlerischer Identi-
täten, Arbeits- und Denkweisen, zugleich als Prozess der Kon-
frontation und Aushandlung, der Konstruktion, aber auch der 
Verschiebung scheinbar fixierter Grenzen und Differenzen. Im 
Fokus des Festivals steht die Vielfalt unterschiedlicher Über-
setzungskonzepte VON KÜNSTLER_INNEN und damit vor allem die 
Frage, wie künstlerische Verfahren einander beobachten, deu-
ten und verstehen.

Musiker_innen, die in den Bereichen Neuer Musik, aktueller elek-
tronischer Musik und intermedialer Musikformate arbeiten, 
übersetzen Werke von Protagonist_innen der Berliner Echt-
zeitmusik in ihre musikalische Praxis. Composer-Performer der 
Echtzeitmusik übertragen Kompositionen aus Minimal Techno, 
Avantgarde-Pop und Neuer Musik. Dabei entstehen grenzüber-
schreitende Re-Kompositionen, Überschreibungen, Umdeutun-
gen und Transformationen.

Bei der Auswahl der unterschiedlichen Genres und Szenen ging 
es um musikalische Konzepte und Ästhetiken, die für die Entste-
hung und Geschichte der Echtzeitmusik relevant waren und 
auch heute wichtige Bezugspunkte für die Vielfalt der Arbeits-
formen der Szene bilden. Das LABOR SONOR, Plattform der Ber-
liner Echtzeitmusik, präsentiert und erforscht seit 2000 diese 
Vielfalt und Heterogenität. Im Rahmen des Festivals wird die 
durch Stil- und Genrebegriffe kaum eindeutig zu bestimmende, 
hybride Existenzweise der Echtzeitmusik zum Ausgangspunkt 
einer grundsätzlichen Befragung musikalischer Identität.

Das begleitende Symposium verbindet künstlerische Selbst-
reflexion und wissenschaftlichen Diskurs. Musikwissen-
schaftler_innen wurden eingeladen, sich mit den Überset-
zungsprozessen des Festivals auseinanderzusetzen und die 
künstlerischen Explorationen aus wissenschaftlicher Per-
spektive zu erforschen. Beteiligte Künstler_innen berichten 
aus der Praxis des Übersetzens. Konzerte und Symposium bilden 
zwei Seiten einer künstlerischen und zugleich wissenschaft-
lichen Erkundung des Phänomens musikalischer Übersetzung.
Andrea Neumann, Christian Kesten, Matthias Haenisch



Freitag

28.08.
21:00 KONZERTE
Makiko Nishikaze 
translating Der Kreis des Gegenstandes

Burkhard Beins 
translating Tuxedomoon

Les Reines Prochaines 
translating Les Femmes Savantes

SAMSTAG

29.08.
15:00 SYMPOSIUM
Christa Brüstle, Lucio Capece, Matthias Haenisch, Christian Kesten, 
Felix Kubin, Matthias Maschat, Andrea Neumann, Nina Polaschegg, 
Sabine Sanio

21:00 KONZERTE
The Pitch 
translating Olivier Messiaen

Grischa Lichtenberger 
translating Robin Hayward

Felix Kubin 
translating Splitter Orchester

SONNTAG

30.08.
14:00 SYMPOSIUM
Thomas Ankersmit, Boris Baltschun, Dahlia Borsche, Werner Dafel-
decker, Sabine Ercklentz, Matthias Haenisch, Robin Hayward, Grischa 
Lichtenberger, Sabine Sanio, Stefan Streich

20:00 KONZERTE
Stefan Streich / ensemble mosaik 
translating Thomas Ankersmit

Helium (Capece/Eubanks/Olsen) 
translating Mika Vainio

Kyoka 
translating Annette Krebs
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Makiko Nishikaze 
Circle matters? 
FOR PICCOLO FLUTE, TUBA AND HARP

Klaus Schöpp – piccolo flute | Robin Hayward – Tuba 
Katharina Hanstedt – Harp

Composer Nishikaze translates the music of the collectively 
composing trio Der Kreis des Gegenstandes—Werner Dafelde-
cker (double bass), Axel Dörner (trumpet), and Sven-Åke Jo-
hansson (percussion).
 
‘I  initially listened to the original LP by Der Kreis des Gegen-
standes very intensively and made a small sound-sketch. Du-
ring work, I listened to it two more times through. The word 
‘translating’ suits my approach and work process. I concen-
trated on the timbral effect of individual instruments as well 
as on the overall sonic impression they create. I have compo-
sed for three completely different instruments: the picco-
lo, the tuba and the harp. I consciously chose three varying 
instruments from the original piece in order to embrace the 
challenge and confront the original as such. With the final 
results, another timbre, the piece can be experienced on ano-
ther level. This work was a welcome occurrence. I was finally 
able to engage myself in a theme that has been of personal 
interest for some time: what is the difference between impro-
visation and composition, or rather, written music? However, I 
don’t comprehend my composition as a statement of how writ-
ten music should be like. The title Circle Matters? reflects my 
own personal translation (or interpretation) of the original 
by Der Kreis des Gegenstandes. To immerse myself into free mu-
sic (improvisation) proved to be an invitation, delivering a new 
view on how to compose my own music. With this, I would like 
to now reciprocate and invite musicians from the improvisati-
onal field to visit my world of notation.’	            Makiko Nishikaze

Der Kreis des Gegenstandes—an ‘acoustic trio with concise ae-
sthetic framework conditions’—approaches composing as a 
collective process, utilizing graphic notation, codified deve-
lopmental methods and repetition in the creation of a unique 
aesthetic framework.

Makiko Nishikaze studied composition in Japan, then at Mills 
College, California with Alvin Curran and at the Hochschule 
der Künste Berlin with Walter Zimmermann.

FREITAG

28.08.
MAKIKO NISHIKAZE 
TRANSLATING DER KREIS DES GEGENSTANDES

Makiko Nishikaze 
Circle matters? 
für Piccoloflöte, Tuba und Harfe

Klaus Schöpp – Piccoloflöte | Robin Hayward – Tuba 
Katharina Hanstedt – Harfe

Die Komponistin Makiko Nishikaze übersetzt die Musik des kol-
lektiv komponierenden Trios Der Kreis des Gegenstandes – Wer-
ner Dafeldecker (Kontrabass), Axel Dörner (Trompete) und 
Sven-Åke Johansson (Perkussion).
 
„Ich habe die Original-LP von Der Kreis des Gegenstandes zu-
nächst sehr intensiv angehört und eine Hörskizze gemacht, 
dann während der Arbeit habe ich sie noch zweimal ange-
hört. Das Wort ‚Translating‘ passt zu meiner Haltung und dem 
Arbeitsprozess. Ich habe mich auf den klanglichen Eindruck 
einzelner Instrumente, aber auch auf ihren gesamten klang-
lichen Eindruck konzentriert und für drei ganz andere Ins-
trumente komponiert. Bei mir sind es die Instrumente Piccolo, 
Tuba und Harfe – ich habe ganz bewusst drei von den origina-
len unterschiedene Instrumente ausgewählt, um das Original 
mit einer Herausforderung zu konfrontieren. Denn mit dem da-
raus resultierenden Element, der anderen Klangfarbe, kann 
das Stück auf eine andere Ebene geführt werden. Die Arbeit 
daran war ein willkommener Anlass, um mich mit einem Thema 
zu beschäftigen, das mich schon länger interessiert: Was ist 
der Unterschied zwischen Improvisation und Komposition bzw. 
komponierter (notierter) Musik? Allerdings verstehe ich mei-
ne Komposition nicht als Statement, wie notierte Musik zu sein 
hat. Der Titel circle matters? spiegelt meine eigene Übersetzung 
(oder Interpretation) des Originals von Der Kreis des Gegen-
standes. Ich habe es als eine Einladung empfunden, in die Klang-
welt der freien Musik (Improvisation) einzutauchen und mit dem 
Blick darauf meine eigene Musik zu komponieren. Mit ihr lade ich 
jetzt umgekehrt die Musiker aus dem anderen Bereich ein, meine 
notierte Welt zu besuchen.“		              Makiko Nishikaze

Der Kreis des Gegenstandes – ein „akustisches Trio mit präzisen 
ästhetischen Rahmenbedingungen“ – versteht Komponieren als 
kollektiven Prozess. Klang und Struktur werden mittels gra-
phischer Notation, Chiffrierung und Repetitionsmethoden sys-
tematisch weiterentwickelt. Es entsteht ein kontextualisier-
tes ästhetisches Bezugssystem.  

Makiko Nishikaze studierte Komposition zuerst in Japan, dann 
am Mills College, Kalifornien, bei Alvin Curran und an der 
Hochschule der Künste Berlin bei Walter Zimmermann.
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Burkhard Beins 
Stranger Than Fiction 

All musical material, sounds and lyrics: Tuxedomoon, 1977-1985
Additional voices: Geoff Stern, Abba Lang and Fanny Maugey
Composition and live presentation: Burkhard Beins

The percussionist and live electronics musician Burkhard 
Beins re-composes music from the early phase of the legendary 
New Wave Avantgarde band Tuxedomoon.

In an extensive work process, Beins taps into the records of 
the Californian expats-in-Europe and searches for suitable 
sonic and musical material, short splinters of which he then 
selects and isolates. From this growing pool of material the 
composer-performer constructs/edits new musical contexts 
by means of digital multi-tracking. In this way, the already iri-
descent music world of Tuxedomoon becomes newly fractu-
red and mirrored through the compositional work of Burk-
hard Beins, whose own musical roots go back to some first 
noise and sound collages in the 1980s involving reel-to-reel 
loops and cassette tapes.

Tuxedomoon is an experimental, post-punk, new wave band 
from San Francisco. The band formed in the late 1970s at the 
beginning of the punk rock movement. 
In the early 80s the band moved on to Brussels, believing their 
sound better fit the electronic scene in Europe.

As a composer/performer working in the fields of experimen-
tal music and sound art Burkhard Beins is known for his de-
finitive use of percussion in combination with selected sound 
objects. Furthermore, he works with live-electronics and 
analog synthesizers and has conceived several sound instal-
lations.

FREITAG

28.08.
BURKHARD BEINS  
TRANSLATING TUXEDOMOON

Burkhard Beins 
Stranger Than Fiction

Musik-, Klang- und Textmaterial: Tuxedomoon, 1977-1985
Zusätzliche Stimmen: Geoff Stern, Abba Lang und Fanny Maugey
Komposition und Live-Präsentation: Burkhard Beins

Der Perkussionist und Live-Elektroniker Burkhard Beins re-
komponiert Musik der frühen Phase der legendären New-Wave- 
und Avantgarde-Band Tuxedomoon.

In einem längeren Arbeitsprozess klopft Beins die frühen LPs 
der kalifornischen Wahleuropäer auf für ihn geeignetes 
Klang- und Musikmaterial ab und isoliert daraus einzelne 
Bruchstücke. Aus dem so ENTSTEHENDEN Materialfundus kons-
truiert / editiert der Composer-Performer in digitalem Mehr-
spurverfahren neue musikalische ZUSAMMENHÄNGE. Die an sich 
schon schillernde Musikwelt Tuxedomoons wird so durch das 
Prisma der kompositorischen Arbeit von Burkhard Beins neuer-
lich gebrochen widergespiegelt, dessen eigene musikalischen 
Wurzeln bis zu ersten Geräuschcollagen in den 1980er Jahren, 
mittels Tonband und Kassettenrekorder, zurückreichen.

Tuxedomoon ist eine experimentelle, Post-Punk-, New-Wave-
Band aus San Francisco. Die Band formierte sich in den spä-
ten 1970ern zu Beginn der Punk-Rock-Bewegung. In den frühen 
80ern zog die Band nach Brüssel, weil sie fand, dass ihr Sound 
in der elektronischen Szene Europas besser aufgehoben war.

Der Composer/Performer Burkhard Beins gilt aufgrund seiner 
individuell entwickelten Spieltechniken als stilprägender Per-
kussionist. Er arbeitet zudem mit analogen Synthesizern und 
Live-Elektronik und entwickelte diverse Klanginstallationen. 



Les Reines Prochaines 
Michèle Fuchs | Fränzi Madörin | Muda Mathis | Sus Zwick

The Swiss ‘multimedia musicians’ transform the music of the 
Berliner composer-performers. 

‘Although we work and are based in a German-speaking con-
text, both Les Reines Prochaines and Les Femmes Savantes have 
French names. A commonality is certain—a subtle feminist iro-
ny can be seen and heard in both cases. We each create art-
music, albeit with different approaches and traditions. For 
Labor Sonor we aim to get close to their presumed method of 
working and write a score using our own instruments and ap-
proach. What if Les Reines Prochaines were Les Femmes Savan-
tes? We will transcribe a piece of theirs into a text and per-
form it, imitate a sound of theirs and play to it—gradually we 
will condense and accumulate.’  	   	    Les Reines Prochaines

Les Femmes Savantes [le: fam saˈvãt] was founded in 2005 as an in-
terdisciplinary composer-performer ensemble by five Berlin-
based female composers / musicians. Years of collaboration 
have enabled Les Femmes Savantes to create a specific acoustic 
identity that exceeds the mere sum of its individual aesthetic 
languages: The compositions / performances / installations 
are developed and performed through tight-knit collabora-
tion.

Les Reines Prochaines [le: ʁɛn pʁɔʃɛn], was formed in 1987. They view 
themselves as ‘multimedia musicians.’ Music is their medial foun-
dation and everything revolves around it. As a band d‘auteurs, 
individual expression stands as a middle point for the Reines. 
Each band member exercises their own artistic freedom, claims 
space for their own expression, whose origins can then as 
well be allocated in the final product. Coming from the visu-
al arts, they are translating the principle of authorship onto 
their music. Of equal importance is however the creative pro-
cess in the collective.

FREITAG

28.08.
LES REINES PROCHAINES   
TRANSLATING LES FEMMES SAVANTES

Les Reines Prochaines 
Michèle Fuchs | Fränzi Madörin | Muda Mathis | Sus Zwick

Die aus der „abendländischen Performancetradition kommen-
de” Schweizer Band transformiert die Musik der Berliner Com-
poser-Performerinnen.  

„Les Reines Prochaines und Les Femmes Savantes beide haben 
wir französische Namen obwohl wir aus dem deutschsprachi-
gen Raum heraus arbeiten. Eine Gemeinsamkeit ist sicher, dass 
bei beiden eine feine feministische Ironie in ihrer Arbeit zu hö-
ren und zu sehen ist. Beide machen wir Kunst-Musik, allerdings 
aus verschiedenen Haltungen und Traditionen heraus. Für das 
Labor Sonor werden wir uns einerseits an ihre vermeintliche 
Methode des Herangehens annähern und mit unseren Instru-
menten und Mitteln eine Partitur schreiben. Was wäre wenn 
Les Reines Prochaines Les Femmes Savantes wären? Wir werden 
auch ein Stück von ihnen in einen Text übersetzen und diesen 
aufführen, sowie einen Sound von ihnen nachahmen, dazu spie-
len und nach und nach verdichten.“ 	    Les Reines Prochaines

Les Femmes Savantes [le: fam saˈvãt] wurden 2005 von fünf in Ber-
lin wohnenden Komponistinnen / Musikerinnen als interdis-
ziplinäres Composer-Performer Ensemble gegründet. Durch 
die jahrelange Zusammenarbeit hat Les Femmes Savantes eine 
spezifische klangliche Identität geschaffen, die mehr ist als 
die bloSSe Summe der individuellen ästhetischen Sprachen: Die 
Kompositionen / Performances / Installationen werden in en-
ger Zusammenarbeit entwickelt und aufgeführt.

Les Reines Prochaines [le: ʁɛn pʁɔʃɛn] gibt es seit 1987. Sie verste-
hen sich selbst als „Multimedia-Musikerinnen“. Die Musik ist ihre 
mediale Basis, alles kreist um sie. Als Autorinnenband steht 
bei den Reines die individuelle ÄuSSerung im Mittelpunkt. Jedes 
Bandmitglied übt seine künstlerische Freiheit aus, beansprucht 
Raum für den eigenen Ausdruck, dessen Ursprung auch im End-
produkt zugeordnet werden kann. Aus der bildenden Kunst 
kommend, übertragen sie das Prinzip der Autorinnenschaft auf 
ihre Musik. Ebenso wichtig ist aber der kreative Prozess im Kol-
lektiv.



The Pitch  
Boris Baltschun – Electric Pump Organ | Koen Nutters – Contra-
bass | Morten J. Olsen – Vibraphone | Michael Thieke – Clarinet

the echtzeitmusik quartet microscopically re-reads olivier 
messiaen‘s Louange à l‘éternité de Jèsus, the fifth movement 
from quatuor pour la fin du temps.

‘The fifth movement of Messiaen’s Quatuor pour la fin du temps 
forms the starting point for a new piece by The Pitch. Diving 
into the melodic contours and harmonic shapes of Messiaen’s 
iconic piece, The Pitch orchestrates and embellishes the piece 
with their own unique instrumental sound. Originally for cel-
lo and piano the movement has now been expanded to an en-
vironment for interaction of clarinet, bass, vibraphone and 
organ.’ 						               The Pitch

Olivier Messiaen (1908-1992), french composer, wrote the Quatu-
or pour la fin du temps (Quartet for the End of Time) imprisoned 
in Stalag VIII-A, a prisoner-of-war camp in Görlitz-Moys, end of 
1940 / beginning of 1941. It is a piece in eight movements for cla-
rinet, violin, violoncello, and piano by the french composer 
Olivier Messiaen. The instruments are presented in different 
combinations: solo (clarinet), in duos (cello and piano, violin 
and piano), trios (clarinet and strings), and full quartet. The 
unusual instrumentation is due to the available musicians in 
the camp.

The Pitch is a Berlin-based quartet founded in 2009. With acou-
stic instruments they navigate between abstract melody and 
acoustic drone. Their very own harmonic understanding is 
based on so-called ‘pitch set constellations’ with which they 
develop ‘liquid music’ (melodic, pattern-based structures) and 
‘frozen’ pieces unfolding in slow-motion.

SAMSTAG

29.08.
The Pitch    
TRANSLATING Olivier Messiaen 

The Pitch  
Boris Baltschun – Elektrische Pumporgel | Koen Nutters – Kont-
rabass | Morten J. Olsen – Vibraphon | Michael Thieke – Klarinette

das echtzeitmusik-quartett unterzieht louange à l‘éternité de 
jésus, den fünften satz aus olivier messiaens quatuor pour la 
fin du temps, einer mikroskopischen re-lektüre.

„Der fünfte Satz von Olivier Messiaens Quatuor pour la fin du 
temps bildet den Ausgangspunkt für das neue Stück von The 
Pitch. The Pitch taucht in die melodischen Konturen und harmo-
nischen Figuren ein und orchestriert Messiaens Kultstück mit 
ihrem spezifischen Instrumentalklang. Ursprünglich für Cello 
und Klavier geschrieben, wird der Satz nun zu einem Interakti-
onsfeld für Klarinette, Kontrabass, Vibraphon und Orgel.“	
The Pitch

Olivier Messiaen (1908-1992), französischer Komponist, vollen-
dete das Quatuor pour la fin du temps (Quartett auf das Ende 
der Zeit) als Insasse des im Görlitzer Stadtteil Moys gelegenen 
deutschen Kriegsgefangenenlagers Stalag VIII-A Ende 1940 / 
Anfang 1941. Das Quartett ist ein achtsätziges kammermusika-
lisches Werk für Klarinette, Violine, Violoncello und Klavier, 
wobei nur in vier Sätzen alle Instrumente gemeinsam auftre-
ten. Die ungewöhnliche Instrumentierung ergab sich aus den im 
Lager verfügbaren Musikern.

The Pitch ist ein Quartett aus Berlin, das 2009 gegründet wur-
de. Mit ihren akustischen Instrumenten navigieren sie zwischen 
abstrakten Melodien und akustischem Drone. Das ihnen eigene 
harmonische Verständnis basiert auf so genannten „pitch set 
constellations“ [Tonhöhen-Konstellationen], mit denen sie 
„flüssige Musik” (melodische, pattern-basierte Strukturen) und 
„gefrorene“, SICH IN ZEITLUPE ENTFALTENDE STÜCKE ENTWICKELN.



Grischa Lichtenberger
stop time – waste time / spiel- vs. sakralraum

The raster-noton label artist translates the music of the 
tuba player and composer into experimental electronic music. 

‘For me personally, the potential or suspense of a translation 
process lies in the polarity between resistance and transfe-
rence. While I was trying on the one hand to adapt, to transla-
te (in an informative sense), to preserve and to convey—what 
comes across to me, what resonates with me, what do I recog-
nize, what can I comprehend and what would I absolutely like 
to concur—on the other hand, there is an impulse to restitute, 
to rescue, to preserve something that is in danger of getting 
lost during the transference. As if, within these differential 
areas—from one to the other—something that remains unsaid, 
has to be defended against the obvious, the affirmative. Cri-
tique and resistance—two gestures that do not necessarily 
form themselves against the other, but rather presume so-
mething in the other as that which is said and evident. Gestures 
which consider what is said has to first be transformed and 
conveyed in order to actually correspond to the discreet, to 
the unsaid.’ 		   		   Grischa Lichtenberger

Robin Hayward has introduced revolutionary playing tech-
niques to brass instruments, initially through the discovery 
of the ‘noise-valve’, and later through the development of the 
first fully microtonal tuba in 2009.

Grischa Lichtenberger is an electronic music producer, visual 
and installation artist. He plays audiovisual live sets and rea-
lizes site-specific installations. 

SAMSTAG

29.08.
GRISCHA LICHTENBERGER     
TRANSLATING ROBIN HAYWARD

Grischa Lichtenberger 
stop time – waste time / spiel- vs. sakralraum

Der raster-noton-Künstler übersetzt die Musik des Komponis-
ten und Tubisten in experimentelle elektronische Musik.

„für mich liegt das potential oder die spannung des überset-
zungsprozesses in einer polarität zwischen widerstand und 
übertragung. während ich einerseits versucht bin zu adaptie-
ren, zu übersetzen (im informativen sinne), hinüberzutragen, 
zu übertragen, was mir entgegenkommt, was in mir resoniert, 
was ich einsehen, nachvollziehen kann und was ich so gerne 
bestätigen wollen würde, gibt es andererseits so eine regung 
bei diesem hinübertragen, einer intention des hinüber-rettens 
nachzugehen. als würde in dem differenzbereich des vom-ei-
nen-zum-anderen immer etwas ungesagtes bleiben müssen, das 
gegen das offensichtliche, das positiv übermittelte, verteidigt 
werden müsste.
kritik und widerstand – das wären gesten, die nicht unbedingt 
gegen den anderen sich formieren, sondern im anderen etwas 
anderes vermuten, als das gesagte, offenbare. gesten, die da-
von ausgehen, das gesagte müsste erst noch transformiert / 
umgewandelt werden, damit es diesem verschwiegenen, unge-
sagten eigentlichen entsprechen könnte.“ Grischa Lichtenberger

Robin Hayward hat in seinem Schaffen radikale Innovationen 
im Bereich der Spieltechniken von Blechblasinstrumenten ein-
geleitet, zuerst durch die Entdeckung des „Geräusch-Ventils“ 
und später durch die Entwicklung der ersten VOLLSTÄNDIG mik-
rotonalen Tuba im Jahr 2009.

Grischa Lichtenberger ist Musiker und Bildender Künstler. Er 
produziert elektronische Musik, spielt audiovisuelle Live-Sets 
und realisiert ortsspezifische Installationen.



Felix Kubin
Otoacoustic exercises

The electronic artist re-composes the music of the 24-member 
orchestra without conductor. 

‘Translation within music is well known: as good- or ill-inten-
tioned cover versions, as remix, as new arrangement, as moti-
vic enmeshment or as dilettante imitation. I myself had once de-
cided to concentrate solely on my own music. A cover version 
was only allowed if a completely new perspective of the ori-
ginal surfaced or if the piece itself was hardly recognizable. 
In the early 2000s, I was commonly asked to do remixes.  Aside 
from the use of samples however, my remixes had nothing to 
do with the original, which most artists found top-notch. They 
received a brand new piece based off of samples from their 
original works for free. Then at some point I was fed up with 
all the remixes.

Now, many years later, upon being asked if I would like to 
translate the largest improvisational orchestra in the 
world—under the condition that I am not allowed to remix—I 
simply couldn’t say no. I love such translations, even if they 
are hard to accomplish. As far as I understood, it’s to some ex-
tent like playing Wagner with hedge shears without sampling 
the hedge itself. Or rather, to play the haircut from Wagner 
with hedge shears, while he reflects upon the otoacousitic si-
gnals of Beethoven’s inner ear. Both seemed appealing to me.  

Such a large orchestra without a conductor has to opera-
te with telepathic abilities. How else should something viable 
come out of it? Thus, I am going to prepare myself telepathi-
cally for a transformation that still recognizes the struc-
ture or intention of the original—even allowing it to gleam 
through. This transformation produces alienation through 
re-notation and its “dubbing” and through automatic selec-
tion. In the spirit of the “Paralektronisches Institut“ I will 
attempt to make the music and signs of the Splitter Orchester 
buzz through my own music as a medium. That’s right, I will let 
myself be triggered from the hands of others. With the hedge 
shears at the hairline.‘ 				          FELIX KUBIN

Splitter Orchester was founded in 2010 by Clare Cooper, Clay-
ton Thomas and Gregor Hotz with the goal of creating a 
unique orchestra in Berlin to represent the stylistically di-
verse Echtzeitmusik scene. 

Felix Kubin is a composer and performer of electronic music. 
His activities include futuristic pop, radio plays, electroacou-
stic music, and works for chamber orchestra. Kubin’s music 
is saturated with enthusiasm for disharmonic pop, industrial 
noise, and 20th-century avant-garde music.
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Felix Kubin
Otoacoustic exercises

Der Elektro-Künstler rekomponiert die Musik des 24-köpfigen 
Orchesters ohne Dirigenten.

„Übersetzungen innerhalb der Musik kennt man ja: als gut- 
oder bösgemeinte Coverversion, als Remix, als neues Arrange-
ment, als motivische Verwicklung oder dilettantische Nachah-
mung. Ich selbst hatte einmal beschlossen, mich nur noch auf 
meine eigene Musik zu konzentrieren. Eine Coverversion war 
nur dann erlaubt, wenn dabei ein wirklich neuer Aspekt des 
Originals zum Vorschein kam, oder das Stück kaum noch wie-
derzuerkennen war. In den frühen 2000er Jahren wurde ich 
oft nach Remixen gefragt. Meine Remixe hatten allerdings bis 
auf die Samples überhaupt nichts mit dem Original zu tun, das 
fanden die Künstler*innen natürlich prima. Sie bekamen sozu-
sagen ein brandneues Stück frei Haus geliefert, basierend auf 
den Samples ihrer Originalwerke. Irgendwann hatte ich dann 
die Nase voll von all den Remixen. 

Als ich jetzt, viele Jahre später, gefragt wurde, ob ich die Mu-
sik des gröSSten Improvisationsorchesters der Welt überset-
zen möchte, unter der Voraussetzung, dass es kein Remix sein 
durfte, konnte ich natürlich nicht nein sagen. Solche Überset-
zungen liebe ich, auch wenn sie schwer zu bewerkstelligen 
sind. So weit ich verstanden habe, geht es gewissermaSSen da-
rum, Wagner mit der Heckenschere zu spielen, ohne die Hecke 
zu sampeln. Oder den HAARSCHNITT von Wagner mit der Hecken-
schere zu spielen, während er über otoakustische Signale von 
Beethovens Innenohr nachdenkt. Beides erscheint mir reizvoll. 

So ein groSSes Orchester ohne Dirigent MUSS ja mit telepathi-
schen Fähigkeiten operieren, wie sonst sollte es etwas Brauch-
bares zustande bringen. Also werde ich mich telepathisch auf 
eine Transformation einstellen, die die Struktur oder Absicht 
des Originals immer noch erkennen, ja durchschimmern lässt, 
dabei aber durch Re-Notation und deren „Nachvertonung“ und 
automatische Auslese eine Verfremdung produziert. Im Sinne 
des Paralektronischen Instituts werde ich versuchen, Musik 
und Zeichen des SPLITTER ORCHESTERS wie ein Medium durch mei-
ne eigene Musik summen zu lassen. Jawohl, ich werde mich trig-
gern lassen von fremden Händen. Mit der Heckenschere im An-
satz.“ 						           Felix Kubin

Das Splitter Orchester wurde 2010 von Clare Cooper, Clayton 
Thomas und Gregor Hotz mit dem Ziel gegründet, einen in Berlin 
einmaligen Klangkörper zu schaffen, der die stilistisch vielsei-
tige lokale Echtzeitmusik-Szene repräsentiert.

Felix Kubin ist Komponist und Performer elektronischer Musik. 
Unter seinen Aktivitäten finden sich futuristischer Pop, Hör-
spiele, elektroakustische Musik und Werke für Kammerorches-
ter. Kubins Musik kennzeichnet die Begeisterung für disharmo-
nischen Pop, Industrieklänge und die Avantgarde-Musik des 20. 
Jahrhunderts.



Stefan Streich
Kontur rot (Contour Red) 
for two clarinets and two violoncellos

ensemble mosaik: Matthias Badczong – clarinet | Christian Vo-
gel – clarinet | Mathis Mayr – violoncello | Niklas Seidl – vio-
loncello

Kontur Rot translates Figueroa Terrace #1—the first five minu-
tes of a 37-min piece for Serge analogue modular synthesizer 
and contact mic by Thomas Ankersmit. 

‘What acts as “Language”, if one piece of music is to be transla-
ted into another? In this case, speakers and musical instruments 
are the primary sound sources. Both carry music, as a langua-
ge does a text; yet fundamentally, they have different acoustic 
and energetic qualities. The spatial sound is hardly compara-
ble. Figueroa Terrace #1 is externally static. Internally howe-
ver, it is continually moving and seems to be therefore organic, 
even natural. Then again, in the piece there also seems to be a 
romantic escalation, and once again, the hard cuts between 
the segments emphasize the machine-like character. Kontur Rot 
translates such formal strategies into instrumentation—ge-
neralized sound categories such as “high pitch” and concrete 
figuration types form the “text” of the pure electronic piece 
from Thomas Ankersmit; at many points, however, impulses and 
energies are pursued, distancing themselves from the original 
and taking their own paths.’ 		                  Stefan Streich

Thomas Ankersmit’s main instrument since 2006, both live and in 
the studio, has been the Serge analogue modular synthesizer. 
Acoustic phenomena such as sound reflections, infrasonic vi-
bration, otoacoustic emissions [sounds generated from within 
the inner ear], and highly directional projections of sound 
have been an important part of his work since the early 2000s.

Stefan Streich studied composition with Helmut Lachenmann 
at Musikhochschule Stuttgart, and with Boguslav Schäffer, 
Isang Yun and Gottfried Michael Koenig.
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Stefan Streich
Kontur Rot 
für zwei Klarinetten und zwei Violoncelli

ensemble mosaik: Matthias Badczong – Klarinette | Christian Vo-
gel – Klarinette | Mathis Mayr – Violoncello | Niklas Seidl – Vio-
loncello

Stefan Streich übersetzt mit seiner Komposition Kontur Rot das 
elektronische Stück Figueroa Terrace #1 – die ersten fünf Mi-
nuten eines fast 37-minütigen Stücks für analogen modularen 
Serge-Synthesizer und Kontaktmikrofon von Thomas Ankers-
mit. 

„Was fungiert als ‚Sprache’, wenn ein Musikstück in ein ande-
res übersetzt werden soll? In diesem Fall sind es die primä-
ren Klangquellen Lautsprecher und Musikinstrument. Beide 
transportieren die Musik, wie Sprache einen Text, haben aber 
fundamental andere akustische und energetische Eigenschaf-
ten. Der Raumklang ist kaum vergleichbar. Figueroa Terrace #1 
ist äuSSerlich statisch, im Inneren jedoch dauernd bewegt und 
erscheint dadurch organisch, gar naturhaft. Andererseits 
erscheint darin aber auch eine romantisch anmutende Stei-
gerung und wieder anders unterstreichen die harten Schnit-
te zwischen den Teilen das Maschinenhafte. Solche formalen 
Strategien, verallgemeinerte Klangkategorien wie ‚hohe Lage’ 
und konkrete Figurationstypen bilden den ‚Text’ des rein elekt-
ronischen Stücks von Thomas Ankersmit, den Kontur Rot ins ins-
trumentale übersetzt, an manchen Stellen aber auch Impulsen 
und Energien folgt, die sich vom Original entfernen und eigene 
Wege gehen.“ 			              	                 Stefan Streich

Thomas Ankersmits zentrales Instrument ist seit 2006, sowohl 
live als auch im Studio, der analoge modulare Serge-Synthesi-
zer. Akustische Phänomene wie Klangreflexionen, Infraschall-
vibrationen, otoakustische Emissionen [aktive, akustische 
Aussendungen des Innenohres], sowie genau gerichtete Klang-
projektionen sind Teil seiner Arbeit seit den frühen 2000er Jah-
ren.

Stefan Streich studierte Komposition bei Helmut Lachenmann 
an der Musikhochschule Stuttgart, sowie bei Boguslav Schäf-
fer, Isang Yun und Gottfried Michael Koenig.



helium 
Lucio Capece – soprano saxophone | Bryan Eubanks – soprano 
saxophone | Morten J. Olsen – drum set

The composer-performer trio is dedicated to the performance, 
in an acoustic format, of the minimal techno music composed 
by Mika Vainio in the early 90s.

‘Mika Vainio is recognised mainly through his work in Pan So-
nic, a duo with Ilpo Väisänen that successfully combined mi-
nimal analog techno beats, with noise intensity and attitude, 
and the hyper focused sinewave work of Alvin Lucier. Concur-
rent to the early Pan Sonic works, Vainio developed a series of 
minimal techno EP’s released by the label Sahkö. This music is 
considered by techno music fans as masterpieces of the genre. 
The works combine short melodies produced by rudimental se-
quencers with polyrhythmic beats. Creating a combination of 
simple elements that produces immediate satisfaction, that de-
velop a focusing of one’s listening on the complex results of 
these simple combinations. Experienced listeners of New Music 
who pay attention to other genres (a kind of listener that can 
be found more and more often these days) could also consi-
der Vainio‘s early techno pieces as compositional gems. Helium 
translates these works into an acoustic format, and, conside-
ring that Vainio masterfully used a certain degree of delays, 
reverbs and other effects in the original works, this makes 
the music even more naked and transparent. The trio considers 
the basic motifs and rhythms to be so well composed that the 
music can stand on its own with only two or three basic ele-
ments combined.’ 				                 Helium

Mika Vainio, currently based in Berlin, was one half of the mi-
nimal electronic duo Pan Sonic from Finland. His solo works, 
under his own name and under aliases like Ø, are known for 
their analogue warmth and electronic harshness.

The trio Helium was founded especially for this project. Lu-
cio Capece, Bryan Eubanks and Morten J. Olsen are influential 
composer-performers of the Berlin echtzeitmusik scene. They 
work individually in fields like electro-acoustic improvisati-
on, spatial music, noise-rock, conceptual music, computer ge-
nerated music, a.o.
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helium
Lucio Capece – SOPRANSAXOPHON | Bryan Eubanks – SOPRANSAXO-
PHON | Morten J. Olsen – SCHLAGZEUG

Das Trio Helium re-interpretiert mit ausschlieSSlich akusti-
schen Mitteln Mika Vainos Minimal Techno aus den frühen 90er 
Jahren.   

„Mika Vainio ist hauptsächlich bekannt durch seine Arbeit mit 
Pan Sonic, einem Duo mit Ilpo Väisänen, das sehr erfolgreich 
minimale analoge Technobeats mit der Intensität und Haltung 
von Noise sowie mit Alvin Luciers sehr spezifischer Arbeit mit Si-
nuswellen kombinierte. Zeitgleich mit den frühen Pan Sonic-Ar-
beiten, entwickelte Vainio eine Reihe von Minimal Techno EPs, die 
beim Label Sahkö erschienen. Diese Musik wird von Techno Fans 
als Meisterwerke des Genres angesehen. Die Stücke kombinie-
ren kurze Melodien, von RUDIMENTÄREN Sequencern produziert, 
mit polyrhythmischen Beats. Durch die Kombination einfacher 
Elemente beeindrucken diese Stücke dadurch, dass beim Zuhö-
ren eine vollständige Konzentration auf die komplexen Resul-
tate dieser einfachen Kombinationen entsteht. Bei erfahrenen 
Hörern Neuer Musik, die sich auch für andere Genres interes-
sieren (ein Hörertyp, den man immer öfter antrifft), gelten Vai-
nios frühe Techno-Stücke ebenfalls als kompositorische Klein-
ode. Helium übersetzt diese Stücke in ein akustisches Format, 
das, in Anbetracht dessen, dass Vainio sehr gekonnt Delays, 
Reverbs und andere Effekte einsetzte, diese Musik um so nack-
ter und transparenter erscheinen lässt. Das Trio versteht die 
Basis-Motive und –Rhythmen als so gut komponiert, dass die Mu-
sik auch mit nur zwei oder drei Basis-Elementen für sich stehen 
kann.“ 						                    Helium

Mika Vainio, derzeit in Berlin lebend, war eine Hälfte des mini-
mal-elektronischen Duos Pan Sonic aus Finnland. Seine Solo-
Arbeiten, unter seinem eigenen oder unter Aliasnamen wie Ø, 
sind für ihre analoge Wärme und ihre elektronische Härte be-
kannt. 

Die Musiker des Trios Helium haben sich speziell für dieses Pro-
jekt zusammengefunden. Lucio Capece, Bryan Eubanks und Mor-
ten J. Olsen sind einflussreiche Composer-Performer der Ber-
liner Echtzeitmusik-Szene. Sie arbeiten individuell in Bereichen 
wie elektroakustische Improvisation, räumliche Musik, Noise-
Rock, konzeptuelle Musik, computergenerierte Musik, u.a.



kyoka
The solo artist from label raster-noton translates the 
sound-sculpture and electro-acoustic solo-composition Kon-
struktion #1 by composer and performer Annette Krebs.

How do you proceed in the process of translation? 
Kyoka: ‘I catch her sound. And I wear it around me or rather 
audience wear it around themselves.’
How would you call what you do? 
Kyoka: ‘Translation into air like as powder.’
What are you referring to in the original version? 
Kyoka: ‘Stone, sand, power spring, time and human. Anyway, her 
original sound and score are beautiful.’

Annette Krebs studied at Hochschule für Musik und darstel-
lende Kunst in Frankfurt/Main, and lives and works in Berlin 
since 1993 as a freelance musician and composer. She has de-
veloped an aesthetic based on collages and combinations of 
delicate noise-materials, tones and taped external sound-ma-
terials. 

Kyoka works as a musician/composer in Berlin and Tokyo and 
is known for her chaotic and direct musical approach and a 
heavy-rough sound, resulting in a broken pop-beat with experi-
mental yet danceable rhythms.
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kyoka 
Die Solo-Künstlerin des Labels raster-noton übersetzt die 
Klangskulptur und elektroakustische Solo-Komposition Kon-
struktion #1 der Komponistin und Performerin Annette Krebs.

Wie gehst Du im Übersetzungsprozess vor? 
Kyoka: „Ich fange ihren Klang. Und ich trage ihn um mich oder 
eher das Publikum trägt ihn um sich.“
Wie würdest Du das, was Du tust, nennen? 
Kyoka: „Übersetzung in die Luft als wäre es Pulver.“
Worauf in der Originalversion beziehst Du Dich? 
Kyoka: „Stein, Sand, Triebfeder, Zeit und Mensch. Auf jeden Fall 
– ihre Klänge und Stücke sind schön.“

Annette Krebs studierte an der Hochschule für Musik und dar-
stellende Kunst in Frankfurt am Main, und lebt seit 1993 als 
freiberufliche Komponistin und Performerin in Berlin. Sie ent-
wickelte eine Ästhetik, deren Schwerpunkt auf der collagier-
ten Verbindung von filigranem Geräuschmaterial, Tönen und 
zugespieltem Fremdmaterial liegt.

Kyoka arbeitet als Musikerin/Komponistin in Berlin und Tokyo. 
Sie ist bekannt für ihren chaotischen und direkten musikali-
schen Ansatz und ihren harten und rauen Sound, aus dem sie 
gebrochenen Pop-Beat mit experimentellen und doch tanzba-
ren Rhythmen produziert.



LABOR DISKURS : TRANSLATING MUSIC

What happens, when music is translated into music? What is 
artistic translation and how does it work? Scientists and ar-
tists will engage themselves with these questions during the 
two day symposium LABOR DISKURS : TRANSLATING MUSIC.

At the focus of the symposium are the compositions commissi-
oned by the festival and therewith the musical translation 
practices of the participating artists. This provides an initial 
point of analysis of what it even means to speak of transla-
tion within the arts. It is not only the productive differen-
ces between original and translation that is of interest but, 
above all, addressing how the respective artists understand 
translation, which procedures and strategies they apply, and 
how the relations between self and other, between the famili-
ar and the strange are all determined in the translation pro-
cess.

As the festival will be held around the theme of translation 
transcending borders of genres and scenes, the symposium 
offers the possibility to observe the artistic boundary works 
directly. This brings into focus the resistances and fractures, 
but also interdependencies, overlaps, and amalgamations, un-
avoidable and intended appropriations and transformations, 
all of which accompanied the translation. Translation re-
veals itself therein as a contact zone and as a space of negot-
iation of various artistic self-conceptions and identities, and 
how they are bound to concepts of genre and of scene.
 

The symposium—itself a place of translation from practice 
into discourse—looks for the exchange between scientific and 
artistic reflection as a complementary form of awareness. 
Varied lecture formats will present a multitude of possible 
perspectives on musical translation. In studio reports, partici-
pating artists of the festival will give insight into their modes 
of working. Research reports from scientists, each of whom 
accompanied a project from the festival during its develop-
ment phase, document artistic translation concepts. Lectures 
on aesthetic and historical questions reflect the theoretical 
framework of musical translation. Lastly, panel discussions 
will engage the translating and translated artists in a cross-
border dialogue. 			             Matthias Haenisch

LABOR DISKURS : TRANSLATING MUSIC

Was geschieht, wenn Musik in Musik übersetzt wird? Was ist und 
wie arbeitet künstlerische Übersetzung? Mit diesen Fragen be-
schäftigen sich Wissenschaftler_innen und Künstler_innen im 
Rahmen des zweitägigen Symposiums LABOR DISKURS : TRANSLA-
TING MUSIC. 

Im Fokus des Symposiums stehen die Kompositionsaufträge des 
Festivals und damit die musikalischen Übersetzungspraktiken 
der beteiligten Künstler_innen. Sie bilden den Ausgangspunkt 
einer Auseinandersetzung mit der Frage, was es überhaupt be-
deutet, vom Übersetzen innerhalb der Künste zu sprechen. Von 
Interesse ist dabei nicht nur die produktive Differenz von Ori-
ginal und Übersetzung. Es geht auch darum, wie Künstler_in-
nen Übersetzung jeweils verstehen, welche Verfahren und 
Strategien sie anwenden, wie im Übersetzungsprozess die Ver-
hältnisse von Selbst und Anderem, Eigenem und Fremdem be-
stimmt werden.

Wird das Festival insgesamt von der Thematik genre- und sze-
neüberschreitender Übersetzung getragen, so bietet sich dem 
Symposium die Möglichkeit, die künstlerischen Grenzarbeiten 
unmittelbar zu beobachten. In den Blick kommen die Widerstän-
de und Brüche, aber auch die Verflechtungen, Überlappungen 
und Vermischungen, die unvermeidlichen und beabsichtigten 
Aneignungen und Verwandlungen, von denen das Übersetzen 
begleitet ist. Übersetzung zeigt sich darin als Kontaktzone 
und Aushandlungsraum unterschiedlicher künstlerischer 
Selbstverständnisse und Identitätsvorstellungen, wie sie 
nicht zuletzt auch an Konzepte des Genres und der Szene ge-
bunden sind. 

Das Symposium – selbst ein Ort der Übersetzung von Prakti-
ken in Diskurse – sucht den Austausch wissenschaftlicher und 
künstlerischer Reflexion als komplementäre Formen der Er-
kenntnis. Unterschiedliche Vortragsformate präsentieren 
eine Vielzahl möglicher Perspektiven auf musikalische Überset-
zung. In Werkstattberichten geben beteiligte Künstler_innen 
des Festivals Einblicke in ihre Arbeitsweise. Forschungsberich-
te von Wissenschaftler_innen, die jeweils ein Festivalprojekt 
in seinem Entstehungsprozess begleitet haben, dokumentieren 
künstlerische Übersetzungskonzepte. Vorträge zu ästheti-
schen und historischen Fragen reflektieren den theoreti-
schen Rahmen musikalischer Translation. Podiumsdiskussionen 
bringen übersetzende und übersetzte Künstler_innen des Fes-
tivals in einen grenzüberschreitenden Dialog. Matthias Haenisch
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15:00
Matthias Haenisch, Christian Kesten, Andrea Neumann 
Einführung: Translating Music  INTRODUCTION: TRANSLATING 
MUSIC

15:20
Nina Polaschegg 
(Musikwissenschaftlerin Musicologist Wien vienna): 
Alles nur Übersetzung? Einblicke in die Geschichte der Echt-
zeitmusik und einige Arbeitsweisen ihrer Protagonist_innen 
und Vorgänger_innen Everything solely translated? Insights 
into the history of Echtzeitmusik and a glimpse at a few wor-
king methods from the scene’s protagonists and predecessors

Christa Brüstle 
(Musikwissenschaftlerin Musicologist Kunstuniversität Graz): 
Übersetzung und/als Rollentausch – Les Reines Prochaines in-
terpretieren Les Femmes Savantes  Translation and/as role re-
versal—Les Reines Prochaines interpret Les Femmes Savantes 

17:00
Sabine Sanio 
(Musikwissenschaftlerin 
Musicologist Universität der Künste Berlin): 
Das Ereignis als Handlung  The Event as Action

Mathias Maschat 
(kulturwissenschaftler Cultural Scientist Berlin): 
„Über-setzen“: Makiko Nishikazes Komponieren zwischen initi-
aler Mimesis und autonomer Transformation “Über-setzen”:  
Makiko Nishikaze’s composing between initial mimesis and au-
tonomous transformation

18:30
Panel I: Vom Übersetzen On translating
Lucio Capece (Musiker Musician/Helium, Berlin) und Felix Kubin 
(KOMPONIST, HÖRSPIELMACHER, SOUNDKÜNSTLER COMPOSER, RADIO 
PLAYWRIGHT, SOUND ARTIST Hamburg) Moderation: Nina 
Polaschegg

SonnTAG

30.08.
Symposium programm      

14:00
Matthias Haenisch 
(Musikwissenschaftler Musicologist Universität Potsdam): 
Kulturen der Übersetzung Cultures of Translation

Dahlia Borsche 
(Musikwissenschaftlerin Musicologist 
Humboldt-Universität, Berlin): 
„Dem Klang folgen…“ Burkhard Beins übersetzt Tuxedomoon. 
Ein Forschungsbericht ‘Following the sound…’
Burkhard Beins translates Tuxedomoon. A research report 

15:20
Boris Baltschun 
(Musiker und Künstler Musician and Artist/the pitch, Berlin): 
The Pitch plays Olivier Messiaen

Robin Hayward 
(Tubist und Komponist Tubist and Composer Berlin): 
Stop Time – Sinnlichkeit und Kalkül Stop Time—Sensuality and 
calculation

Grischa Lichtenberger 
(Musiker und Bildender Künstler 
Musician and Visual Artist Berlin): 
Widerstand und Übertragung in der Übersetzung (Zur Über-
setzungsarbeit an Robin Haywards Stück Stop Time) Resistance 
and transference in translation (on the translation of Robin 
Hayward’s piece Stop Time)

Stefan Streich 
(Komponist Composer Berlin): 
Klang und Differenz Sound and Difference

17:30 
Panel II: Vom Übersetzt-werden On being translated 
Thomas Ankersmit (Musiker und komponist Musician and Compo-
ser Berlin), Werner Dafeldecker (Musiker und komponist Musi-
cian and Composer/Der Kreis des Gegenstandes, Berlin), Sabine 
Ercklentz (Musikerin und komponistin Musician and Composer/
Les Femmes Savantes, berlin) Moderation: Sabine Sanio, 
Matthias Haenisch



Boris Baltschun 
(Musiker und Künstler Musician and Artist Berlin)
The Pitch plays Olivier Messiaen The Pitch plays Olivier Messiaen

In dem Vortrag The Pitch plays Olivier Messiaen wird die kol-
lektive Kompositions- und Spielpraxis des Quartetts, mit be-
sonderem Fokus auf der Übersetzung von Messiaens Louange 
à l’éternité de Jésus aus dem Quatuor pour la fin du temps vor-
gestellt.   Einleitend wird die Basis der Arbeitsweise der Gruppe 
thematisiert: Verwendung von sogenannten „pitch sets“ – Kon-
zeption und Anwendung unterschiedlicher Spielweisen – Aspek-
te der Fixierung: Verwendung von Spielpartituren.   Ergänzend 
dazu Notenbeispiele und kurze Hörproben.    
Anschliessend wird auf die spezifische Arbeit an der Überset-
zung des 5. Satzes des Quatuor pour la fin du temps eingegan-
gen. Dabei werden unter anderem folgende Themen zur Spra-
che kommen: Strategien der zeitlichen Dehnung – Verflechtung 
von Melodik und Harmonik Messiaens mit der Intervallik von 
The Pitch – Aspekte der (musikalischen) Identität in Bezug auf 
den Prozess der Übersetzung. In the lecture The Pitch plays 
Olivier Messiaen the quartet’s collective composition and per-
formance practice will be introduced. A particular focus will 
be on the translation of Messiaen’s Louange à l’éternité de Jé-
sus from Quatuor pour la fin du temps.      
Preluding, the ensemble’s mode of working will be addressed: 
the usage of so-called pitch sets – the conception and applica-
tion of various playing styles – aspects of fixation: the usage 
of performance scores.       
Subsequently, the specific work on the translation of the 
fifth movement of Quatuor pour la fin du temps will be taken 
into account. Amongst others, these topics will be discussed: 
strategies of temporal expansion – interweaving of Messiaen’s 
melodics and harmonics with the intervallic strategies of The 
Pitch – aspects of (musical) identity in relation to the process 
of translation.

Dahlia Borsche 
(Musikwissenschaftlerin Musicologist 
Humboldt-Universität Berlin)
„Dem Klang folgen...“ Burkhard Beins übersetzt Tuxedomoon. 
Ein Forschungsbericht ‘Following the sound…’ Burkhard Beins 
translates Tuxedomoon. A research report 

„Ich möchte dem Klang folgen...“ sagt Burkhard Beins, während 
wir uns alte Tuxedomoon-Platten anhören. Er hat sich einge-
lauscht in die spezifische Klangfarbe dieser alten New Wave-
Pioniere, die er in den darauffolgenden Wochen in markante 
Miniaturen aufbrechen wird, um sie dann in einem Prozess zwi-
schen minutiöser Planung und intuitivem Nachspüren wieder 
neu zusammenzusetzen.      
Dieser Vortrag soll sichtbar machen, was sonst hinter dem 
fertigen Produkt, der Performance des Künstlers verborgen 
bleibt. Burkhard Beins hat mich seinen Arbeits- und Überset-
zungsprozess begleiten und beobachten lassen, und so wie er 
Stück für Stück, Album für Album dem Klang von Tuxedomoon 
gefolgt ist und ihn damit offengelegt hat, soll hier sein eige-
ner Schaffensprozess nachvollziehbar werden. 
An welcher Stelle überwiegt der eigene kreative Impuls ge-
genüber dem Respekt vor dem Ausgangsmaterial, (wann) wird 
aus dem Original neue Originalität? Dabei wird es auch um die 
Frage gehen, ob und inwiefern sich der Verstehensprozess un-
terscheidet, der sich auf der einen Seite bei der wissenschaft-
lichen Beobachtung des künstlerischen Schaffens von Burk-
hard Beins entwickelt und sich auf der anderen Seite bei der 
künstlerischen Forschung entfaltet, die Burkhard Beins mit 
der Bearbeitung von Tuxedomoon vollzieht. ‘I want to follow 
the sound…’ says Burkhard Beins, as we listen to the old Tuxe-
domoon records. He tuned himself into the specific timbres 
of these old New Wave pioneers. In the weeks following, they 
would be broken up into sound miniatures in order to piece 

them together anew in a process between meticulous planning 
and intuitive tracing.    
This lecture should make visible what typically remains hidden 
behind a finished product and behind an artist’s performance. 
Burkhard Beins allowed me to accompany him through his 
work and translation process and observe how he followed 
the sound from Tuxedomoon—piece by piece, album by album—
and was thereby disclosed to what should become traceable 
in his own creative process. 
At which points does one’s own creative impulse outweigh the 
respect for the source material, and (when) does new origina-
lity grow out of the original? In the course of this lecture, it 
is also about the question of if and in what ways the process 
of understanding distinguishes itself. On the one hand, it de-
velops itself during the scientific observation of the artistic 
work from Burkhard Beins and on the other hand, during the 
unfolding of artistic research that Burkhard Beins carries 
out through the processing of Tuxedomoon.

Christa Brüstle 
(Musikwissenschaftlerin Musicologist Kunstuniversität Graz)
Übersetzung und/als Rollentausch – Les Reines Prochaines in-
terpretieren Les Femmes Savantes Translation and/as role re-
versal—Les Reines Prochaines interpret Les Femmes Savantes

Die Klangtexturen des Kollektivs Les Femmes Savantes sind 
Ausgangspunkte für eine Performance des Kollektivs Les Rei-
nes Prochaines. Es wird daher in der Übersetzung um eine Inter-
pretation der (imaginierten) Klangproduktion und der (vorge-
stellten) Wirkung verschiedener Stücke gehen, die Les Femmes 
Savantes zur Verfügung gestellt haben. Wird aus Klangtextu-
ren eine Performance, so sind sprachliche Kommentare, thea-
trale Gesten, eine Visualisierung und Theatralisierung der 
Grundlagen, ein Rollenspiel, aber auch die Präsenz der eigenen 
Körper zu erwarten, die das Klanggeschehen (neu) „einkleiden“ 
und verkörpern. 
Die Interpretation von Klangszenarien wird voraussichtlich 
zu ihrer Re-Inszenierung unter anderen ästhetischen Vorzei-
chen. The sound textures of the collective Les Femmes Savan-
tes are starting points for a performance from the collective 
Les Reines Prochaines. In the translation, it will therefore be 
an interpretation of (imagined) sound production and (sugge-
sted) effects of various pieces made available by Les Femmes 
Savantes. If a performance is to be created from sound tex-
tures—linguistic commentaries, theatrical gestures, visualiza-
tion and theatricalization of the source material are to be 
expected. Role playing and the presence of the body is awaited 
to newly clothe and embody the event of sound.  
The interpretation from sound scenarios will presumably be-
come its re-enactment under different aesthetic circumstan-
ces.

Matthias Haenisch 
(Musikwissenschaftler Musicologist Universität Potsdam)
Kulturen der Übersetzung  Cultures of Translation

Das aktuelle Interesse an Übersetzungsprozessen in den Küns-
ten geht von einer grundsätzlichen Ausweitung des Über-
setzungsbegriffs aus, wie sie vor allem in DEN KULTURWISSEN-
SCHAFTEN IM KONTEXT eines translational turn DISKUTIERT wird. 
Vorausgesetzt wird ein Begriffsverständnis, das Übersetzen 
nicht auf sprachliche Phänomene reduziert, sondern auf kul-
turelle Praxen und Symbolsysteme auch jenseits sprachlicher 
Kommunikation ausdehnt. Der Vortrag geht der Frage nach, wie 
solche kultur- und sozialtheoretisch erweiterten Überset-
zungskonzepte zum Verständnis künstlerischer Übersetzung 
beitragen können. 
Dabei erweist sich Übersetzung nicht als reproduzierender 
oder repräsentierender, sondern als ein generativer und per-



formativer Prozess, durch den sich Kulturen und Gemeinschaf-
ten, mithin auch musikalische Szenen und Genres, ästhetische 
Praxen und künstlerische Identitäten konstituieren. The cur-
rent interest in translation processes in the arts relies on a 
significant expansion of the meaning of translation, as evi-
denced particularly within cultural studies where the discus-
sion is of a translational turn. 
This assumes an understanding that the term ‘translation’ is 
not solely a linguistic phenomenon, but extends into cultu-
ral practices and symbol systems that go beyond linguistic 
communication. The lecture will examine how such a concept 
of translation, broadened by social and cultural theories, 
can contribute to our understanding of artistic translati-
on. Translation reveals itself in this context not as a repro-
ductive or representational but generative and performative 
process through which cultures and communities as well as 
musical scenes and genres, aesthetic practices and artistic 
identities are constituted.

Robin Hayward 
(Tubist und Komponist Tubist and Composer Berlin)
Stop Time – Sinnlichkeit und Kalkül Stop Time—Sensuality and 
Calculation

Stop Time ist eine Auftragskomposition für das gleichnamige 
Festival, das 2013 in Leuven stattfand. Es ist das erste Werk, das 
eine Teilmenge der dreidimensionalen physischen Version des 
2012 entwickelten Hayward Tuning Vine als Partitur verwen-
det. 
Ein auf den Primzahlen basierender harmonischer Raum wird 
von akustischen Instrumenten erkundet und in den physika-
lischen Raum ausgebreitet. Somit werden die mathematischen 
Stimmungsverhältnisse unmittelbar hörbar und sinnlich er-
fassbar. Stop Time was commissioned for a festival of the same 
name taking place in Leuven in 2013. It is the first piece to use a 
subset of the three-dimensional physical version of the Hay-
ward Tuning Vine, invented in 2012, as a musical score. 
The harmonic space contained within this subset, based on pri-
me number relationships, is explored via acoustic instruments 
and projected by means of a surround sound system onto the 
physical space of the performance area. In this way the mathe-
matical tuning relationships become directly audible and may 
be experienced in their full sensuality.

Grischa Lichtenberger 
(Musiker und Bildender Künstler Musician and Visual Artist Berlin)
widerstand und übertragung in der übersetzung (zur über-
setzungsarbeit an robin haywards stück stop time) Resistance 
and transference in translation (on the translation of Robin 
Hayward’s piece Stop Time)

dieses werk zu übersetzen hat für mich zweierlei risiken einge-
schrieben: zum einen das der übertragung, durch die ich einen 
inhalt in das fremde werk hinein projiziere, der sich dort nicht 
von sich aus zeigt. ich wäre versucht, etwas an oder in diesem 
werk zu restituieren, was nicht von ihm repräsentiert wird, et-
was hinüberzuretten, einen beweis zu sichern, für den ich auf 
eine seltsame art zugleich zuständig (als rezipient adressiert, 
und zumal als übersetzer beauftragt, gefragt und legitimiert) 
und nicht zuständig bin (insofern ich auSSerhalb der intimität 
des werkes mit seinem autor zurückbleibe).    
das andere risiko betrifft einen widerstand, der im gegensatz 
zu übertragung nicht in einer unangemessenen nähe dem werk 
gegenübersteht, sondern bewirkt, dass ich ihm fern bleibe. aus 
einer erschütterung der entgegennahme drohte die sensib-
le integrität des werkes zu zerfallen, die gestoppte zeit der 
nähe zwischen leser und werk sich in ein urteil zu flüchten.     
eröffnet sich ein raum aus diesen risiken oder wird die über-
setzung an ihnen scheitern? Translating this work inscribed 

two risks for me: one being that of transference—in which I 
project content into the foreign piece that doesn’t inher-
ently reveal itself. I would attempt to restitute something in 
this work that wasn’t necessarily represented by the work it-
self—to rescue something, to save a piece of evidence of which 
I would then be responsible for (as the addressed recipient, 
and particularly as the commissioned and legitimized trans-
lator) and at the same time, not be competent for (as I remain 
outside of the intimacy the work and its author share). The 
other risk pertains to resistance. In contrast to transference, 
resistance doesn’t contain a disproportionate intimacy to the 
work, but rather dwells on a distance. Due to a certain peril 
of the reception, the sensible integrity of the work would be 
threatened to disintegrate, the stopped time of the intimacy 
between the reader and the work would be risked to be re-
leased into a judgment.     
Is a space created from these risks, or will they make the 
translation fail?
 
 
Mathias Maschat 
(Kulturwissenschaftler Cultural Scientist Berlin)
„Über-setzen“: Makiko Nishikazes Komponieren zwischen ini-
tialer Mimesis und autonomer Transformation ‘Über-setzen’:  
Makiko Nishikaze’s composing between initial mimesis and auto-
nomous transformation 

„Ich kann das andere Ufer noch in der Ferne sehen, wenn ich 
zurückblicke, aber es gibt keine Brücke mehr dorthin.“ Ausge-
hend von der Idee der Unwiederholbarkeit von Improvisation 
erstellte Makiko Nishikaze direkt beim erstmaligen Hören der 
Schallplatte von Der Kreis des Gegenstandes eine Live-Tran-
skription. 
Bereits in diesem Prozess wurde eine spontane und intuitive 
Auswahl getroffen, welches musikalische Material in ihre 
„Übersetzung“ des Echtzeitmusik-Trios einflieSSen könnte. Das 
Prinzip der Mimesis bildete allerdings nur einen Ausgangs-
punkt, denn Nishikaze hat Der Kreis des Gegenstandes gerade 
„nicht imitiert“ (M. N.). Vielmehr diente ihr deren Musik als Im-
puls und Inspiration, um von dort aus einen vielschichtigen, 
abstrakten und eigengesetzlichen Transformationsprozess 
in Gang zu setzen. ‘When I look back, I can still see the other 
shore in the distance, but there is no longer a bridge there.’ 
Based on the notion of the unrepeatability of improvisation, 
Makiko Nishikaze created a live transcription while listening 
to the record of Der Kreis des Gegenstandes for the first time. 
During this process a choice was already made in a spontane-
ous and intuitive manner: which musical material could flow 
into her ‘translation’ of the Echtzeitmusik-trio. The principle 
of mimesis was however only a starting point, for Nishikaze 
did ‘not imitate’ (M. N.) Der Kreis des Gegenstandes.  Their music 
rather offered her impulse and inspiration, from which the 
manifold, abstract and autonomous transformation process 
could really be set into motion.

Nina Polaschegg 
(Musikwissenschaftlerin Musicologist Wien vienna)
Alles nur Übersetzung? Einblicke in die Geschichte der Echt-
zeitmusik und einige Arbeitsweisen ihrer PROTAGONIST_INNEN 
und Vorgänger_Innen Everything solely translated?—Insights 
into the history of Echtzeitmusik and a glimpse at a few wor-
king methods from the scene’s protagonists and predecessors
 
Echtzeitmusik, der Begriff umfasst unter anderem das, was im 
angelsächsischen Raum unter „Improv“ gehandelt wird. Wie hat 
sich diese Musik entwickelt und was sind ihre Ursprünge?
Jazz und zeitgenössische komponierte Musik sind bei weitem 
nicht die einzigen Quellen, viele andere Rinnsale wie ansehn-
liche Ströme taten im Laufe der Zeit das Ihrige dazu, um als 
Inspirationsgeber, Reibefläche oder Bezugspunkt ganz unter-



schiedlicher Art zu dienen, um diejenige Vielfalt zu generieren, 
die unter dem Begriff Echtzeitmusik zu fassen versucht wird. 
Wie entsteht dabei neue Musik? Wie werden Anleihen genommen, 
wie wird Inspiration aus anderen musikalischen Genres, aber 
auch aus der Bildenden Kunst oder der Wissenschaft für die 
eigene Musik fruchtbar gemacht? Ein Besuch im historischen Ar-
chiv und dem aktuellen Labor der Echtzeitmusik. The term Echt-
zeitmusik encompasses, amongst other things, what is common-
ly referred to as ‘Improv’ in an Anglo-Saxon context. Yet, how 
did this music develop and what are its origins? 
Jazz and contemporary music are certainly not the only sour-
ces. Many other contributions trickled in with considerable 
currents over the course of time acting as potential sources 
of inspiration or reference points in the attempt to capture 
and generate diversity within the term Echtzeitmusik.   
How does this result in new music? How does it take to borro-
wing? How does it take inspiration from other genres of music, 
from the visual arts or even from the sciences?    
A visit will be made to the historical archive and to the actual 
laboratorium of Echtzeitmusik.

Sabine Sanio 
(Musikwissenschaftlerin Musicologist 
Universität der Künste, Berlin)
Das Ereignis als Handlung The Event as Action

Begreift man das Komponieren als Übersetzen, dann erweist 
sich das musikalische Geschehen als Ereignis. 
Statt der Idee souveräner Autorschaft steht die Annäherung 
an das Unbekannte im Fokus. Jeder Code für die Interpretation 
eines Geschehens erzeugt eine Version dieses Geschehens, die 
der eigenen Interpretationsfähigkeit entspricht. Jede Inter-
pretation eines bestimmten Geschehens, das in der Vergangen-
heit liegt, erzeugt zwangsläufig eine neue Version, diese hat 
aber nicht den Charakter eines autonomen Werks, sondern 
verweist auf die Vorgängerversion ebenso wie auf den Über-
setzer. 
Statt des autonomen Werks entsteht eine Verweisungsstruk-
tur, wie sie in der Literatur aus den Konzepten des Hypertexts 
bekannt ist. Offen bleibt, ob sich diese Prozesse rationalisie-
ren lassen, indem man Strategien entwickelt, die diese Ereig-
nisstruktur freilegen oder ob dieses Geschehen nur unwill-
kürlich, überraschend, intuitiv zu haben ist. If one recognizes 
composition as translation, then the musical process turns 
out as an event.  
Thus, the focus is on approaching the unknown instead of the 
idea of sovereign authorship.  Every code for the interpretati-
on of an event generates a version of this event that corres-
ponds to one’s own ability to interpret. Every interpretation 
of a particular event that lies in the past inevitably creates 
a new version that does not maintain the character of an au-
tonomous work, but rather refers to the previous version, as 
well as to the translator.  
Instead of an autonomous work, a structure of references 
arises, known from literary studies as the concept of hyper-
text. If these processes allow themselves to be rationalized 
by developing strategies in which the structure of the event 
is exposed, or if the event can only be obtained automatically, 
surprisingly and intuitively remains as an open question.
 
 
Stefan Streich 
(Komponist Composer Berlin)
Klang und Differenz Sound and Difference

Was ist unter „Übersetzung“ zu verstehen, wenn ein Musikstück 
in ein anderes überführt werden soll? Was soll entstehen? 
Welche Herangehensweise ist sinnvoll?  Anders als bei Spra-
chen ist eine ähnlich grundlegende Unterschiedlichkeit zwi-
schen verschiedenen Musiken nicht offensichtlich. Eine solche 

Differenz muSS innerhalb des Bedeutungsraumes Musik immer 
wieder erst neu gesetzt werden. Sie kann sich nur auf einer 
sehr allgemeinen und gleichzeitig tragfähigen, medialen Ebe-
ne entfalten und die kompositorische Arbeit bewegt sich dort, 
zwischen welchen Polen auch immer, wie auf solidem Grund 
leichtfüSSig hin und her.    
Der essentielle Unterschied zwischen Instrumental- und Laut-
sprecherklang im Raum bildete diese fundamentale Ebene für 
die Arbeit an Kontur Rot für zwei Klarinetten und zwei Celli 
in seinem Bezug auf Thomas Ankersmits Lautsprecherstück 
Figueroa Terrace #1.  
Der Entstehungsprozess ist eine Geschichte von produktiven 
Umwegen. What is to be understood under ‘translation,’ if one 
piece of music is to be transferred into another? What should 
the results be? Which approaches are practical?  
Unlike language, common fundamental differences between 
varied forms of music are not apparent. Such a difference must 
first and foremost be newly set within the scope of the music’s 
meaning. It can only unfold itself on very general, yet at the 
same time viable and medial levels; and there, the compositi-
onal work remains in motion, between two poles, as if fleet-
footed on solid ground—running back and forth, to and fro.   
The essential difference between instrumental and loud-
speaker sound in space formed the fundamental levels for 
the work on KONTUR ROT for two clarinets and two cellos in 
its relation to Thomas Ankersmit’s loudspeaker piece Figueroa 
Terrace #1.     
The process of origination is a story of efficient detours.



Labor Sonor wurde 2000 von Gregor Hotz, Andrea Neumann 
und Steffi Weismann mit dem Ziel gegründet, abseits etablier-
ter Institutionen einen Freiraum für neue experimentelle Mu-
sikformen zu schaffen. Die monatliche Reihe mit Konzerten, 
Performances und Video – inzwischen von Fernanda Farah, 
Christian Kesten, Andrea Neumann, Arthur Rother und Derek 
Shirley kuratiert – findet im kleinen feinen Theaterraum im 
Kunsthaus KuLe in Berlin-Mitte statt.
Labor Sonor entwickelte sich schnell zu einer zentralen 
Plattform der Berliner Echtzeitmusik-Szene, dem Feld EXPE-
RIMENTELLER MUSIKFORMEN, DIE AN SO UNTERSCHIEDLICHE BEREI-
CHE WIE NEUE MUSIK, ELEKTROAKUSTISCHE IMPROVISATION, TRASH-
POP, AVANTGARDE-ROCK, NOISE, ELECTRONICA, PERFORMANCE- UND 
KLANGKUNST ANGRENZEN. 
2006 initiierte Labor Sonor das Diskussionsforum Labor Dis-
kurs, das zum Ausgangspunkt des Buches „echtzeitmusik – 
selbstbestimmung einer szene” (Wolke 2011) wurde. 
Seit 2013 beforscht das Labor mithilfe KÜNSTLERISCHER Ver-
suchsanordnungen Kompositionsstrategien nicht-notierter 
Musik: Für „Das Klatschen der Zweiten Hand” (2013) wurden Mu-
siker_innen beauftragt, nicht-notierte Musik zu transkribie-
ren, die von anderen re-interpretiert wurde; in „transmit pow-
er” (2014) entstanden Transkriptionen aufgrund des ephemeren 
Höreindrucks eines Konzerts, die wiederum zum Ausgangspunkt 
neuerlicher Re-Interpretationen wurden.
Das Festival LABOR SONOR : TRANSLATING MUSIC knüpft an diese 
Forschungsreihen an. Während die vorangegangenen Reihen 
Arbeitsweisen und Ästhetiken innerhalb der Echtzeitmusik be-
fragen, ERWEITERT das Festival den Blick auf Untersuchungen 
über Genre- und Szenegrenzen hinweg. Labor Sonor—founded 
in 2000 by Gregor Hotz, Andrea Neumann, and Steffi Weismann 
to create a platform for new experimental music beyond estab-
lished institutions—is a monthly series of concerts, performan-
ces, and video, MEANWHILE curated by Fernanda Farah, Christian 
Kesten, Andrea Neumann, Arthur Rother, and Derek Shirley in a 
small venue at Kunsthaus KuLe in the center of Berlin.
Labor Sonor has become a meeting point for the vibrant and 
innovative music community in Berlin. It is one of the platforms 
for the Echtzeitmusik-scene, the field of experimental music 
bordering new music, electro-acoustic improvisation, trash 
pop, avantgarde rock, noise, sound art, performance art, and 
electronica. 
In 2006, Labor Sonor initiated the discussion forum Labor Dis-
kurs, which became the starting point for the book ‘echtzeit-
musik—self-defining a scene’ (Wolke 2011).
Since 2013, Labor Sonor explores the composition strategies 
of non-written music by means of experimental arrangements: 
For ‘The Sound Of The Second Hand Clapping’ (2013) musicians 
were commissioned to transcribe non-written music, which 
WAS THEN re-interpreted by others. In ‘transmit power’ (2014) 
transcriptions were made based on the ephemeral one-time lis-
tening experience of a concert, and THEN passed on to other 
musicians to realize it.
The festival LABOR SONOR : TRANSLATING MUSIC follows up these 
SERIES OF RESEARCH. Whereas the earlier series explored and 
questioned working methods and aesthetics within the Echt-
zeitmusik scene, the festival expands ITS vision across borders 
of genres and scenes. 	                Fernanda Farah, Christian Kesten, 
		           Andrea Neumann, Arthur Rother, Derek Shirley

Nächstes LABOR SONOR | Next LABOR SONOR
Antonia Baehr | Alessandro Bosetti | Stefan Pente 
28. September 2015 | 21:00 | Kunsthaus KuLe, Auguststr. 10, Berlin-Mitte
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