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Kunst als Spiegel realer, virtueller und imaginärer Welten: Zu Olga Neuwirths 

künstlerischem Schaffen (Exposé) 

 

Der Gegensatz zwischen realen und virtuellen Welten prägt unsere globalisierten und 

mediatisierten Gesellschaften zunehmend, wobei die unterschiedlichen 

Lebenswirklichkeiten zugleich konfliktreich aufeinanderprallen und sich bis zur 

Ununterscheidbarkeit vermischen. Dem schönen Schein und der Kritik verpflichtet, 

lädt sich die Kunst mehr und mehr intermedial auf und wird zum Spiegel dieser 

Wirklichkeit. Unterschiedliche Werkentwürfe loten den Spannungsraum von 

Imagination und Realität in je individueller Weise aus und tragen damit zur Reflexion 

darüber bei, was real, was virtuell, was natürlich und was künstlich ist. Dieser 

Situation entsprechend haben die Kunstwissenschaften in den vergangenen drei 

Jahrzehnten das Verhältnis von Kunst, Musik, Literatur und Film zunehmend aus 

inter- und transdisziplinärer Sicht diskutiert und Themen wie Sinneserfahrung, 

Kommunikation, Subjektivität und Öffentlichkeit in den Mittelpunkt gestellt. In der 

Musikwissenschaft trugen Gender- und Performance-Theorien dazu bei, das 

Phänomen der Entgrenzung in all seinen Facetten in den Fokus zu rücken, wobei 

künstlerische Positionen an den Schnittstellen unterschiedlicher Genres und Kontexte 

besondere Aufmerksamkeit erfuhren. Nichtsdestotrotz tut man sich nach wie vor 

schwer mit Ansätzen, die sich den in der Fachdisziplin traditionell gängigen 

Fragestellungen und Theorien entziehen. 

In diesem Zusammenhang von besonderem Interesse ist das Werk der Künstlerin 

Olga Neuwirth. Zu den Charakteristika ihrer Arbeit zählt zweifellos, dass sie sich nicht 

einordnen lässt. Wird sie auch häufig im institutionell etablierten Bereich neuer 

Musik rezipiert, sind für ihr Oeuvre jenseits des Klanglichen zahlreiche weitere 

Dimensionen bedeutsam, die bislang weder bei der Realisierung, noch bei der 

Rezeption von Werken genügend Aufmerksamkeit erfuhren. Mit Installationen, 

Videos, Opern, Schauspielmusiken, Filmen, vokaler, instrumentaler und 

elektronischer Musik bedient sie eine Fülle von Genres, deren Grenzen jedoch 

permanent erweitert und überschritten werden. Von ihren frühesten Werken an 

haben Film, Video, Elektronik und installative Elemente Eingang in Gattungen wie 

Kammermusik, Oratorium oder Oper gefunden, sodass die Stücke häufig die Grenzen 

des im Musikbetrieb Machbaren herausforderten. Darüber hinaus wurden Teile des 

klassischen Kanons ebenso wie Anregungen aus populärer Musik von Neuwirth aus 

kritischer Sicht aufgegriffen, kommentiert, verändert und bearbeitet. Bei alldem setzt 

Neuwirth vielfältige Beziehungen zur Realität: Sie greift Themen wie Natur und 

Endzeit ebenso wie die Fragen nach dem Stellenwert der Kunst und der Zukunft der 



Zivilisation auf, erkundet die Rolle von Zufall und Vorhersehbarkeit. Neuwirths Werke 

fordern zur Auseinandersetzung mit Identität und Erinnerung, Stabilität und 

Prozessualität sowie Utopie und Dystopie auf. Damit spiegeln sich in ihrer 

künstlerischen Arbeit viele aktuelle ästhetische und philosophische Diskussionen. 

Das Symposion zielt darauf ab, das Oeuvre Olga Neuwirths in seiner Vielschichtigkeit 

und seinem Beziehungsreichtum auszuleuchten und unterschiedliche – intermediale, 

musikhistorische und gesellschaftskritische – Kontexte zu erkunden, die sich aus den 

Arbeiten selbst ergeben. Den roten Faden dafür bildet die für Neuwirths Werk 

zentrale Frage nach dem Realitätsbezug von Kunst. Oder anders gesagt: Welche 

Perspektiven entwirft die zeitgenössische Musik für das Verständnis der Welt heute?  



Kunst als Spiegel realer, virtueller und imaginärer Welten – Zu Olga Neuwirths 
künstlerischem Schaffen 

Organisation: Susanne Kogler (Universitätsarchiv der Kunstuniversität Graz) und Stefan 
Drees (Hochschule für Musik Hanns Eisler Berlin) 
Information: 0316 389-1172/-1173 

Brandhofgasse 21, Aula 
Samstag 9. 6. 2018 

09:30-10:00 Eröffnung und Begrüßung durch Vizerektorin Barbara Boisits 
 Musik: Laki für Trompete solo (2006, 2016 revidiert) 
 David Schmidt – Trompete 

10:00-10:30 Kunst als Spiegel realer, virtueller und imaginärer Welten. Einführung ins 
 Thema (Susanne Kogler, Graz) 

Sektion A Literarische, philosophische, klangräumliche und visuelle  Perspektiven und 
ihre  Interaktion im Oeuvre Olga Neuwirths 

10:30-11:15 "(Liebesduett; kitschig, künstlich)" - Olga Neuwirths Opernlibretti (Pia Janke, 
 Wien) 

11:15-11:30 Kaffeepause 

11:30-12:15 Olga Neuwirth and the practice of an "anexact" science of music (Álvaro 
 Oviedo, Paris) 

12:15-13:00 Die Herausforderung des Paria. - Olga Neuwirths Photoserien O Melville! und
  Quiet on the desk (2010/2011) (Christine Ivanovic, Wien) 

MITTAGSPAUSE 

15:00-15:45 „(Klang-)Inselwelten“ Olga Neuwirths Komposition des virtuellen akustischen 
 Raums  (Markus Noisternig, Graz/Paris) 

Sektion B Ästhetische Konzeptionen und kompositorische Strukturelemente  

15:45-16:30 „Ich muss den akustischen Terror liefern...“ - Olga Neuwirths Komponieren 
 mit Film (Saskia Jaszoltowski, Graz) 

16:30-16:45  Kaffeepause 

16:45-17:30 On musical appropriation, deconstruction and re-creation: Olga Neuwirth's 
 Nomi pieces (Martina Bratić, Graz/Zagreb) 

17:30-18:15 „miramondo multiplo“ – Instrumentation in den Konzerten Olga Neuwirths
 (Gordon Kampe, Hamburg) 

 

20:00 Konzert mit Studierenden der Klasse Performance Practice in Contemporary 
 Music; Künstlerische Leitung: Dimitrios Polisoidis 



Konzertprogramm 

Incidendo/fluido (2000) für Klavier und Zuspiel-CD 

Fondamenta. Hommage à Joseph Brodsky (1998) für Bassklarinette, Baritonsaxophon und Violoncello 

Ondate (1998) für Saxophonquartett 

Pause 

Marsyas  (2004) für Klavier solo 

… durch Luft und Meer (2006), Musik und Film 

Künstlerische Leitung: Dimitrios Polisoidis 

Moderation: Stefan Drees 

 

Brandhofgasse 21, Aula 
Sonntag 10. 6. 2018 

10:00-10:45 Zu einer Ästhetik des Dazwischen. Intermediale Strukturen in Olga 
 Neuwirths Musiktheater (Elisabeth van Treeck, Bayreuth) 

10:45-11:30 Die Ewige Wiederkehr des Anderen: Zirkulation und Übermalung in Olga 
 Neuwirths Filmkompositionen (Nina Noeske, Hamburg) 

11:30-11:45 Kaffeepause 

11:45-12:30 Olga Neuwirths American Lulu und die Frage der Darstellung von Raum, Zeit 
 und Diversität (Nadine Scharfetter, Graz) 

Sektion C Die Rolle von Kunst und Künstlerin in der Gesellschaft 

12:30-13:15 Olga Neuwirth: ein „österreichischer Depressionist“? (Laure Gauthier, Reims) 

MITTAGSPAUSE 

15:00-15:45 Paradoxien, in Szene gesetzt. Die österreichische Komponistin Olga Neuwirth 
 (Melanie Unseld, Wien) 

15:45-16:30 „Musik – überall Musik –“: Olga Neuwirth als Performerin (Stefan Drees, 
 Berlin) 

16:30-16:45 Kaffeepause 

16:45-17:30 „eine der Lichtgestalten der Avantgarde“ im „alptraumartige[n] 
 Spiegelkabinett der  Klänge“ - Olga Neuwirth im Spiegelkabinett der 
 Rezensenten (Daniel Ender, Wien) 

17:30-19:15 Musik: Trurl-Tichy-Tinkle für Klavier solo (2016) 
Tsugumi Shirakura – Klavier 
Podiumsdiskussion u.a. mit Jürg Stenzl (Salzburg/Wien), Rosemarie Brucher 
(Graz), Melanie Unseld (Wien), Elisabeth van Treeck (Bayreuth) und Gordon 
Kampe (Hamburg); Moderation: Stefan Drees und Susanne Kogler 

20:00 Eröffnung der Ausstellung Die Autographen von Olga Neuwirth in der 
 Universitätsbibliothek der Kunstuniversität Graz 



Abstracts & Biographien 

Susanne Kogler 

Susanne Kogler studierte Musikpädagogik, Klassische Philologie und Musikwissenschaft an 

der Karl-Franzens-Universität und der Kunstuniversität Graz. Dissertation zum Thema 

„Sprache und Sprachlichkeit im zeitgenössischen Musikschaffen“ (Studien zur 

Wertungsforschung 39, Graz/Wien: Universal Edition, 2003). 2012 Habilitation am Institut für 

Musikwissenschaft der Universität Graz mit der Studie „Adorno versus Lyotard: moderne und 

postmoderne Ästhetik“ (Publikation 2014, Karl Alber Verlag, Freiburg). 1996-2011 

wissenschaftliche Mitarbeiterin am Institut für Wertungsforschung der Kunstuniversität Graz, 

2010-2011 stellvertretende Leiterin des Zentrums für Genderforschung, seit 2012 Leiterin des 

Universitätsarchivs. Lehrtätigkeit als Privatdozentin am Institut für Musikwissenschaft der 

Universität Graz sowie Lektorin an den Universitäten Wien (2009) und Klagenfurt (2014). 

2006-2009 Forschungsaufenthalt in Paris (Charlotte-Bühler-Habilitationsstipendium des 

FWF). Gastprofessorin an der New York City University (2005) und der Universität Paris 8 

(2007 und 2010). Zahlreiche Publikationen zur Musikgeschichte und Ästhetik des 19.-21. 

Jahrhunderts. Einen Schwerpunkt bilden Beiträge zum Schaffen zeitgenössischer 

Komponistinnen, darunter mehrere zu Olga Neuwirths Werken; Leitung und Konzeption 

zahlreicher interdisziplinärer Projekte. 

Pia Janke 

"(Liebesduett; kitschig, künstlich)" - Olga Neuwirths Opernlibretti 

Der Vortrag befasst sich mit der Konzeption und Funktion von Olga Neuwirths Opernlibretti, 

auf Basis ihrer essayistischen Äußerungen zum Musiktheater und unter besonderer 

Berücksichtigung von Bählamms Fest. Untersucht wird - auch im Kontext der Libretto-

Entwicklung nach 1945 -, welche Bedeutung Olga Neuwirth dem Text zuspricht, ob bei ihr 

das Libretto eine "starke", also werkkonstituierende Funktion hat, welche Stoffe und 

Themen sie bevorzugt, wie sie das Textmaterial bearbeitet und welchen Stellenwert die 

Textebene in der intermedialen Gesamtkonzeption einer Oper hat. 

Pia Janke arbeitete als Musiktheaterdramaturgin u.a. an der Wiener Staatsoper und an der 

Oper Bonn. 2006 Habilitation über politische Massenfestspiele, seit 2007 außerordentliche 

Universitätsprofessorin am Institut für Germanistik der Universität Wien. 2004 Gründung des 

Elfriede Jelinek-Forschungszentrums, seither Leiterin. Seit 2013 auch Leiterin der 

Forschungsplattform Elfriede Jelinek der Universität Wien. Lehraufträge an der Wiener 

Universität für angewandte Kunst Wien (für Kultur- und Geistesgeschichte) und an der 

Universität für Musik und darstellende Kunst Wien (Ästhetik am Institut für 

Kulturmanagement und Kulturwissenschaft, Dramaturgie am Institut für Gesang und 

Musiktheater). Publikationen u.a. zu Elfriede Jelinek, Peter Handke, Thomas Bernhard, zum 

Libretto und zu interdisziplinären Themen. 

  



Álvaro Oviedo 

Olga Neuwirth and the practice of an "anexact" science of music 

In Olga Neuwirth's work it is often a question of the construction of singular musical spaces. 

To build these spaces, the composer seems to put into practice a sort of "anexact" musical 

science, that is to say, a science that is not inexact and that, without being exact, is no less 

rigorous. In A Thousand Plateaus, Gilles Deleuze and Félix Guattari borrowed the term of 

anexact from the philosopher of sciences Michel Serres and put him in relation with a 

nomad science in opposition to an exact science of State. In this lecture, we will examine this 

particular relationship between science and music in Neuwirth's work by highlighting the 

political force involved. 

Álvaro Oviedo is a Senior Lecturer at Paris 8 University. He teaches the analysis, practices and 

techniques of contemporary music and the relationship between music and philosophy. He 

has written books and articles on the music of Anton Webern, György Kurtág, Helmut 

Lachenmann, Pierre Boulez, Luciano Berio, Olga Neuwirth and others. 

Christine Ivanovic 

Die Herausforderung des Paria. - Olga Neuwirths Photoserien O Melville! und Quiet on the 

desk (2010/2011) 

Olga Neuwirths The Outcast – Homage to Herman Melville. A musicstallation theatre with 

video entstand zu großen Teilen während eines New York Aufenthaltes der Komponistin in 

den Jahren 2010 und 2011. Begleitet, bedingt und belegt findet sich der damalige 

Arbeitsprozess durch eine Reihe von Fotoarbeiten, die Neuwirth im Zusammenhang mit der 

Kompositionsarbeit anfertigte oder initiierte, und die später als ästhetisch eigenwertige 

Kompositionen gemeinsam mit Werken von Elfriede Jelinek und Valie Export in der Wiener 

Galerie Charim ausgestellt wurden (2012). Zum Teil sind die Fotoserien in dem 

Dokumentationsband O Melville! reproduziert worden; eine andere Auswahl und Anordnung 

präsentiert Elfriede Jelinek auf ihrer Homepage in Verbindung mit ihrem Text Das Fallen. Die 

Falle. Der Vortrag wird (1) die Entstehung und Konstellation der Fotoserien in Bezug auf 

Neuwirths Auseinandersetzung mit dem amerikanischen Autor und die daraus erarbeitete 

musikalische Komposition The Outcast reflektieren. Er wird (2) anhand der Fotoserien 

Neuwirths Konstruktion des Paria (The Outcast) unter Berücksichtigung medien- und 

gendertheoretischer Konzepte der Transgression diskutieren. 

Christine Ivanovic ist Berta-Karlik-Professorin am Institut für Europäische und Vergleichende 

Literaturwissenschaft an der Universität Wien. Davor war sie Professorin für Deutsche 

Literatur an der Universität Tokyo (2003-2011). Sie war mehrfach als Gastprofessorin in die 

USA (zuletzt Brown University, Providence, Rhode Island, fall term 2017) und nach Japan 

(zuletzt University of Kyushu, Fukuoka, Japan, Sommer 2018) eingeladen. 

  



Markus Noisternig 

„(Klang-)Inselwelten“ Olga Neuwirths Komposition des virtuellen akustischen Raums 

In Olga Neuwirths musikalischer Auseinandersetzung mit Raum und Räumlichkeit spielen 

akustische Raumprojektionen eine wesentliche Rolle. Dabei wird die Neutralität des Raums 

gegenüber der kompositorischen Werkgestalt aufgehoben. Die Strukturierung der Klänge 

findet nicht mehr nur in der Zeit, sondern auch im Raum statt. Raum und Zeit treten in eine 

gleichberechtigte Beziehung zueinander. Es entsteht eine musikalisch mehrschichtige 

Räumlichkeit, deren kompositorische Gestaltung Karlheinz Stockhausen als Raummelodik 

und Raumharmonik bezeichnet (siehe auch Die vier Kriterien der Elektronischen Musik, 

Tonbandtranskription 1972).  Der Wunsch, den Raum konkret zu gestalten, ihn 

kompositorisch dreidimensional auszuloten, spiegelt sich vor allem in der Elektronik wider. 

Um das Publikum herum wird ein Klangraum etabliert. Realität und Fiktion verschwimmen, 

imaginäre Welten entstehen, das Publikum wird in eine fiktionale Raum-Zeit-Reise versetzt. 

Der Vortrag versucht anhand von Beispielen, wie etwa den „Sundomes“ in The Long Rain 

oder den (Klang-)Inselwelten in Le Encantadas, den Einsatz von Elektronik und 

Raumprojektionen in Neuwirths Partituren zu beleuchten. 

Markus Noisternig arbeitet als Forscher und Computermusiker am Institut de Recherche et 

Coordination Acoustique/Musique, dem Centre National de la Recherche Scientifique und der 

Sorbonne Universität in Paris, ist Senior Lecturer am Institut für Elektronische Musik und 

Akustik der Universität für Musik und darstellende Kunst Graz und lehrt an der Hochschule für 

Gestaltung in Karlsruhe sowie an der Zürcher Hochschule der Künste. Als Künstler und 

Interpret elektronischer Musik ist er zahlreiche Kooperationen mit international 

renommierten Komponistinnen und Komponisten und Ensembles eingegangen, die im 

Rahmen der wichtigsten europäischen und internationalen Festivals zur Aufführung gebracht 

wurden. 

Saskia Jaszoltowski 

„Ich muss den akustischen Terror liefern...“ - Olga Neuwirths Komponieren mit Film 

Anlässlich der Uraufführung des gemeinsam mit Michael Kreihsl konzipierten Film-Musik-

Projekts The Long Rain im Jahr 2000 resümierte Neuwirth, dass ihre Musik auf akustischer 

Ebene jenen Terror vermittle und hinterfrage, der in der visuellen Darstellung des 

unaufhörlichen Regens enthalten ist. Aufgrund der im Raum verteilten Anordnung der 

Leinwände, der Lautsprecher und der Musiker wird gewährleistet, dass die unausweichliche, 

folterähnliche Situation der Protagonisten im Film intensiv vom Publikum wahrgenommen 

wird. Damit ist zum einen eine der wichtigsten Funktionen von Filmmusik umrissen, nämlich 

ihre emotionale Wirkung auf den Zuschauer. Zum anderen, sofern man geneigt ist, tiefer in 

den filmmusikwissenschaftlichen Diskurs einzudringen, gelangt man zu Hanns Eislers 14 

Arten den Regen zu beschreiben (1941) und seiner Kollaboration mit Theodor Adorno im US-

amerikanischen Exil, die in einer der ersten Auseinandersetzungen mit Filmmusik resultierte 



(Composing for the Films, erstmals 1947 veröffentlicht). Darin wird gerade die 

Funktionalisierung der Filmmusik zur emotionalen Involvierung des Publikums im 

Hollywood-Kino kritisiert und an der Eigenständigkeit der musikalischen Komposition 

festgehalten. Neuwirth bezieht sich in Gesprächen gelegentlich auf Eisler und betont vor 

allem ihre Absicht, die Unabhängigkeit ihrer Musik von den Bildern zu bewahren, und die 

Möglichkeit, ihre Kompositionen letzten Endes auch ohne den Film zu rezipieren. In anderen 

Projekten wiederum, wie etwa in der Video-Oper Lost Highway (UA 2003), ist das 

bearbeitete Bildmaterial aus David Lynchs Film von 1997 konstitutiver Bestandteil des 

Gesamtwerks. Der Kurzfilm ... disenchanted time... (2005) hingegen nutzt René Claires Paris 

qui dort (1924) lediglich als thematischen Ausgangspunkt für Neuwirths eigene audiovisuelle 

Darstellung von Verlangsamung und Beschleunigung der Musik und der Bilder, während 

Alfred Machins Stummfilm Maudit soit la guerre aus dem Jahr 1914 hundert Jahre später 

von ihr auf konventionelle Art und Weise, aber in einem neuen musikalischen Klanggewand 

vertont wird. Neuwirth nimmt in diesen und weiteren Kompositionen, die nur unzulänglich 

in Dokumentarfilm, Psychothriller, Cartoon, Videoclip oder Stummfilm eingeordnet werden 

könnten, immer wieder Bezug auf ästhetische Diskurse und historische Aspekte der 

Filmmusik. Bei aller Diversität und Komplexität lässt sich ihr kompositorischer Ansatz 

zwischen einem retrospektiven Recycling und einem intermedialen Sampling ansiedeln und 

gipfelt möglicherweise im Topos des Terrors als künstlerischer Entwurf einer Perspektive auf 

die Gegenwart. 

Saskia Jaszoltowski ist Assistenzprofessorin am Institut für Musikwissenschaft der Karl-

Franzens-Universität Graz. Ihre Forschungen sind im Bereich der Geschichte und Ästhetik der 

Musik des 19. bis 21. Jahrhunderts angesiedelt mit einem Schwerpunkt auf audiovisuelle und 

intermediale Phänomene sowie soziologische und politische Aspekte des Musiklebens. Mit 

einer Studie über Musik im Zeichentrickfilm (Animierte Musik - Beseelte Zeichen. Tonspuren 

anthropomorpher Tiere in Animated Cartoons, Stuttgart 2013) wurde sie an der Freien 

Universität Berlin promoviert, während sie am dortigen Exzellenzcluster "Languages of 

Emotion" als wissenschaftliche Mitarbeiterin tätig war. Lehraufträge in Berlin und an der 

Universität zu Köln folgten. 2006 absolvierte sie ihr Studium der Musik- und 

Theaterwissenschaften mit einem Austausch an der Universidad de Granada. 

Martina Bratić 

On musical appropriation, deconstruction and re-creation: Olga Neuwirth's Nomi pieces 

I am inspired by what surrounds me, tells Olga Neuwirth in one of her 2012 interviews. And 

really, one of the hallmarks of Neuwirth’s oeuvre, noticeable right then and there, just 

through inspecting the list of her works, seems to be exactly this eclectic principle of 

gathering, consuming and (re)interpreting impressions that animate her multisensory 

creative being. As she states, memories stay long internalized and in her case they often 

operate as a trigger for reconceptualization of the lived and experienced. That surely can be 

said for her three pieces dedicated to Klaus Nomi (1998/2009/2011) – a performer and an 

artistic persona whose multifaceted musical and performative qualities made him one of the 



shapers of the (pop-cultural) 80s. Dedicated to the composer’s childhood hero, these works 

comprehend and appraise not only Nomi’s significance as a performer, but also reflect Olga 

Neuwirth’s personal notion of Nomi’s repertory, aesthetics and artistic- and performative 

principles that become evident in her specific authorial approach. In that sense, my paper 

will examine how this rather unconventional production of music material – appropriated, 

deconstructed and finally reinvented, serves as yet another telling element in the mosaic of 

Olga Neuwirth’s authorial persona. 

Martina Bratić holds a Master's Degree in musicology and history of art (Music Academy in 

Zagreb, Faculty of Humanities and Social Sciences in Zagreb, Central European University in 

Budapest). She worked as an associate musicologist at The Division for the History of 

Croatian Music at the Croatian Academy of Sciences and Arts in Zagreb, and is now a pre-

doctoral university assistant and a PhD candidate at the Institute of Musicology, at the Karl-

Franzens University in Graz. From 2012 to 2015 she worked as a chief curator at Inkubator 

Gallery in Zagreb, and has finished a one-year training program in Women's Studies at the 

Centre for Women's Studies in Zagreb (2011-2012), where she also gave lectures (2014).  

Her area of interest is related to topics of feminist musicology and music and subjectivity; to 

contemporary art and theory, with a focus on artistic activism, feminist art, gender- and 

cultural studies. 

Gordon Kampe 

„miramondo multiplo“ – Instrumentation in den Konzerten Olga Neuwirths 

Ein beträchtlicher Teil von Olga Neuwirths Schaffen ist dem Instrumentalkonzert gewidmet. 

Hier gerade auch solchen Instrumenten, die – im Verhältnis etwa zur Violine – nicht mit dem 

allergrößten Repertoire im Konzertgenre ausgestattet sind: Trompete, Viola, Fagott oder 

Schlagzeug. Der Vortrag versucht insbesondere einige instrumentatorische Details, 

Veränderungen und Konstanten im Mit- und Gegeneinander in Neuwirths Partituren zu 

beleuchten. 

Gordon Kampe ist Professor für Komposition/Musiktheorie an der Hochschule für Musik und 

Theater in Hamburg (seit 2017) und war gewähltes Mitglied der Jungen Akademie an der 

Berlin-Brandenburgischen Akademie der Wissenschaften/Leopoldina (2012-2017). Er 

studierte Komposition bei Hans-Joachim Hespos, Adriana Hölszky und Nicolaus A. Huber und 

absolvierte das  Studium der Musik- und Geschichtswissenschaften in Bochum. Mehrfache 

Auszeichnungen, u.a.: Stuttgarter Kompositionspreis (2007 und 2011), Komponistenpreis der 

Ernst-von-Siemens-Musikstiftung (2016), Rom-Preis (Villa Massimo), Schneider-Schott-Preis 

(2016). Stipendien, u.a. der Berliner Akademie der Künste, für die Cité des Arts Paris, für die 

Künstlerhöfe Schreyahn und Schöppingen sowie für das SWR-Experimentalstudio.  

  



Elisabeth van Treeck  

Zu einer Ästhetik des Dazwischen. Intermediale Strukturen in Olga Neuwirths Musiktheater 

Die axiomatische Grundlage von Musiktheater als Form ist seine Plurimedialität. Das Spiel 

mit und inmitten der Medien, ihren Effekten, Divergenzen und Parallelläufen war stets seine 

strukturelle Essenz und seine besondere Produktivität. Diese Logik eskalierend 

fortschreibend muss sich das Musiktheater in Zeiten digitaler und elektronischer Medien 

neuen Aushandlungen und Konflikten stellen. Eine der Protagonistinnen einer solchen 

nötigen und drastischen Neuaushandlung ist Olga Neuwirth, die seit den 90er Jahren 

mediale „Fusionen“ zu einem Zentralaspekt ihrer Kompositionen macht. Dabei werden – 

naheliegend – zum einen Klänge divergenter medialer Quellen, wie elektronische Klänge, 

Instrumental- und Vokalklänge, produktiv zu neuen unerwarteten Ergebnissen 

verschmolzen, aber weitergehend auch unterschiedlichste Medien verflochten in einem 

Prozess der Hybridisierung und Neubewertung von Komposition und Aufführungspraxis und 

so eine eigenständige ästhetische Qualität erzeugt. Diese kann in begrifflicher Analogie zu 

den ihr zugrundeliegenden, intermedialen Strukturen, die Beziehungen zwischen Sounds und 

Medien verhandeln, als eine echte und neue „Ästhetik des Dazwischen“ beschrieben 

werden. 

Diese intermedialen Strukturen zielen nicht nur auf die Hervorbringung von Musiktheater als 

Kommunikationsdispositiv. Neuwirth lotet auditive und visuelle Wahrnehmungsmodi und 

Verstehensprozesse gezielt zugunsten multimedial neu hervorgebrachter Erfahrungsräume 

aus. Ihre Musiktheaterwerke eröffnen so Spielräume mit künstlich erschaffenen Welten, 

einem realen Außen und möglichen Zwischenräumen. Im so erzeugten Dazwischen, 

oszillierend zwischen Realem und Fiktivem, zwischen unterschiedlichen Medien und Sounds, 

ereignet sich der Medieneffekt, der als „atmosphärisch“ beschrieben werden kann. In 

Atmosphären als „Wirklichkeiten, die sich als Realität geben“ (Böhme) wird die Grenze 

zwischen Imagination und Wirklichkeit durchlässig.  

Der Vortrag will anhand von Beispielen wie etwa den „Whiteouts“ aus Bählamms Fest, 

„flackernde[n] Klang-Bild-Räume[n]“ in Lost Highway oder ozeanischen Atmosphären von 

The Outcast nach intermedialen Konstellationen fragen und mit theoretischen Ansätzen von 

Böhme konfrontieren. Der phänomenologische Zugang dieses „Atmosphäre“-Begriffs 

erlaubt, intermediale Strukturen in Neuwirths Musiktheater als Umsetzungsstrategie einer 

„Ästhetik des Dazwischen“ zu beschreiben. 

Elisabeth van Treeck ist am Institut für Theaterwissenschaft der Ruhr-Universität Bochum 

tätig (seit 2014), wo sie den Studienschwerpunkt Oper und Musiktheater mit gestaltet, und 

beschäftigt sich in ihrem Promotionsprojekt – betreut von Prof. Dr. Kordula Knaus und Dr. 

habil. Monika Woitas – mit der Funktion von Sound und anderen Medien in den 

Musiktheaterwerken der Komponistin Olga Neuwirth. Sie studierte Musikwissenschaft in 

Graz und Bern, absolvierte ein Auslandsjahr (2010/11) an der Yale University New Haven, 

USA, und studierte Theaterwissenschaft an der Ruhr-Universität Bochum (2011-2014). 



Nina Noeske 

Die Ewige Wiederkehr des Anderen: Zirkulation und Übermalung in Olga Neuwirths 

Filmkompositionen 

Olga Neuwirths Arbeiten für den Film erinnern an Heiner Müllers „Bildbeschreibung“: 

Übermalung findet hier allerdings auch und insbesondere durch Musik bzw. Akustisches 

statt, Wiederholungen legen Sprünge und Widerhaken in der Realität frei und beinhalten 

zugleich ein utopisches Moment. Im Zentrum des Vortrags stehen Neuwirths 

Filmkompositionen. Gefragt wird nach prinzipiellen Analogien zwischen der Komposition von 

Bildern und Klängen, wobei insbesondere die Rolle des filmisch-musikalischen „Loops“ - 

Sinnbild gleichsam gefrorener Zeit - in den Blick genommen wird. 

Nina Noeske ist seit 2014 Professorin für Musikwissenschaft an der Hochschule für Musik und 

Theater in Hamburg. Sie war wissenschaftliche Mitarbeiterin im Forschungsprojekt "Die 

Neudeutsche Schule‟ an der Hochschule für Musik in Weimar (2006), wissenschaftliche 

Mitarbeiterin am Forschungszentrum Musik und Gender der Hochschule für Musik, Theater 

und Medien in Hannover (2007-2011), Vertretungsprofessorin in Hannover und Hamburg 

(2012) und Assistenzprofessorin für Musikwissenschaft an der Universität Salzburg (2012-

2014). Zusammen mit Beatrix Borchard gibt sie das Online-Lexikon MUGI (Musik und Gender 

im Internet) heraus; zusammen mit Matthias Tischer leitet sie das Projekt „Musikgeschichte 

online - DDR und BRD“. 

Nadine Scharfetter 

Olga Neuwirths American Lulu und die Frage der Darstellung von Raum, Zeit und Diversität 

Olga Neuwirth setzt sich in ihrer Bearbeitung von Alban Bergs Lulu nicht nur auf 

musikalischer Ebene mit der Oper auseinander, sondern positioniert diese zugleich in einem 

neuen historischen, geographischen und sozialen Kontext. Neuwirth verlegt die Handlung 

von Alban Bergs Lulu in die USA der 1950er und 1970er – die Zeit der 

Bürgerrechtsbewegung. Zudem stellt sie Lulu und andere Figuren im Stück als 

Afroamerikanerinnen und Afroamerikaner dar. Neuwirths neue Kontextualisierung macht es 

notwendig, die Oper nicht nur aus einem genderspezifischen Blickwinkel zu analysieren, 

sondern auch die Diversitätsdimensionen Hautfarbe und Ethnizität heranzuziehen. Ein 

weiterer wesentlicher Aspekt, der bei der Auseinandersetzung mit American Lulu erörtert 

werden muss, sind die verwendeten musikalischen und dramaturgischen Mittel zur 

Darstellung und Verdeutlichung des gewählten Kontextes. Zudem stellt sich die Frage, 

inwiefern Neuwirth tatsächlich einen Realitätsbezug herstellt, indem beispielsweise konkrete 

historische Ereignisse in die Oper implementiert werden. 

Nadine Scharfetter absolvierte das Bachelor- und Masterstudium Musikologie (Universität für 

Musik und darstellende Kunst Graz, Karl-Franzens Universität Graz). Während ihres Studiums 

war sie in mehreren kulturellen Institutionen sowie im universitären Bereich tätig. Zudem 

absolvierte sie eine Zusatzausbildung im Bereich Kulturmanagement (Karl-Franzens 



Universität Graz). Im WS 2014/15 begann sie ihr Doktoratsstudium an der Kunstuniversität 

Graz und erhielt für ihr Dissertationsprojekt 2016 das DOC-Stipendium der Österreichischen 

Akademie der Wissenschaften. Seit WS 2017/18 ist sie als Universitätsassistentin am 

Zentrum für Genderforschung (KUG) tätig. 

Laure Gauthier 

Olga Neuwirth: ein „österreichischer Depressionist“? 

In diesem Beitrag wird untersucht, wie Olga Neuwirth das Verhältnis zwischen ihrem 

musikalischen und musiktheatralischen Werk und der Gesellschaft auffasst. Dabei wird das 

Selbstreferentielle in ihrer Kunst untersucht, sowie der Begriff der Wachsamkeit. 

Laure Gauthier ist Dozentin am Institut für Germanistik an der Universität Reims. Ihre 

Lehrinhalte umfassen deutschsprachige Literatur, Cultural Studies und Filmanalyse, in ihrer 

Forschung beschäftigt sie sich mit Dramaturgie, Librettologie Urbangeschichte der Musik und 

des Theaters (Neuzeit) sowie mit Intermedialität - Verbindung von Text, Ton und Bild in der 

heutigen Zeit. Als Dichterin arbeitet Sie mit mehreren KomponistInnen zwecks Schaffung 

neuer poetischen transmedialen Architekturen. 

Melanie Unseld 

Paradoxien, in Szene gesetzt. Die österreichische Komponistin Olga Neuwirth 

Der Weg zur Avantgarde geht über Paradoxien. So zumindest scheint es, betrachtete man 

die Inszenierungsstrategien, die von verschiedenen Seiten an eine Komponistin des 20./21. 

Jahrhunderts herangetragen werden. Der Vortrag analysiert diese multimedialen Strategien 

vor dem Hintergrund autobiographischer, biographischer und ästhetischer Prämissen der 

zeitgenössischen Musikszene. 

Melanie Unseld ist derzeit Professorin an der Universität für Musik und darstellende Kunst 

Wien (seit 2016). Sie hatte die Professur für Kulturgeschichte der Musik an der Carl von 

Ossietzky Universität Oldenburg inne (2008-2016), war ebenda Direktorin des 

Interdisziplinären Zentrums für Frauen- und Geschlechterforschung (2009-2015), vertrat die 

Professur für Historische Musikwissenschaft an der Hochschule für Musik, Theater und 

Medien Hannover (2011/12), wo sie sich 2013 habilitierte, und war Dekanin der Fakultät III 

der Carl von Ossietzky Universität Oldenburg (2015/16). 

Stefan Drees 

„Musik – überall Musik –“: Olga Neuwirth als Performerin 

Im Rahmen von Olga Neuwirths künstlerischer Tätigkeit spielen ihre Aktivitäten als 

Performerin eine wichtige Rolle. Anhand ausgewählter Beispiele wird sich der Vortrag dem 

Einsatz der Stimme, den Auftritten als Musikerin (mit Theremin oder Radmaschine) sowie 

den visuellen Inszenierungen in Schauspiel und Video widmen. Dabei steht vor allem die 



Frage im Mittelpunkt, wie Neuwirth ihr jeweiliges performatives Handeln mit anderen 

Aspekten ihres Schaffens verknüpft. 

Stefan Drees ist Professor für Musikwissenschaft an der Hochschule für Musik Hanns Eisler 

Berlin. Er ist Redakteur und Mitherausgeber mehrerer einschlägiger Fachzeitschriften. 2007 

erhielt er den Förderpreis der Ernst von Siemens Musikstiftung für ein Buchprojekt zu Olga 

Neuwirth (danach für weitere zwei Projekte 2009 und 2012). Seit 2009 war er an diversen 

Universitäten und Hochschulen in Deutschland, Österreich und der Schweiz als 

Lehrbeauftragter oder Vertretungsprofessor tätig. Seine Forschungstätigkeit richtet sich vor 

allem auf die Musik des 20./21. Jahrhunderts, auf zeitgenössisches Musiktheater sowie auf 

die Geschichte der Violinmusik. 

Daniel Ender  

„eine der Lichtgestalten der Avantgarde“ im „alptraumartige[n] Spiegelkabinett der Klänge“ - 

Olga Neuwirth im Spiegelkabinett der Rezensenten 

„Zwischen den Stühlen“ – die gängige Metapher, die auch als Titel eines Sammelbandes (Hg. 

Stefan Drees, 2008) diente, trifft auf die Verortung Olga Neuwirths insofern zu, als sie gerade 

einen Un-Ort beschreibt. In der Tat fielen auch vielen Rezensenten (und den verhältnismäßig 

wenigen Rezensentinnen) Urteile schwer, die über die Artikulation eines kaum zu fassenden 

„Dazwischen“ hinausreichten. Zugleich bildeten sich im publizistischen Echo auf die 

Künstlerin paradoxerweise besonders stabile Topoi heraus. Ist auch die Bezeichnung des 

Umstands, dass sich ihre Musik, ihre Kunst, ihre Selbst- und Fremdinszenierung schwer 

einordnen lässt, etwa bereits selbst zu einem Topos geworden? Der Vortrag wird den 

Versuch einer Bestandsaufnahme des Stimmengewirrs rund um die Komponistin 

unternehmen, Fragen stellen – und womöglich selbst keine Antworten finden. 

Daniel Ender ist Musikwissenschaftler und -publizist. Er war langjähriger Mitarbeiter der 

Österreichischen Musikzeitschrift, schreibt regelmäßig für die Tageszeitungen Der Standard 

und Neue Zürcher Zeitung, lehrte u. a. an der Universität für Musik und darstellende Kunst 

Wien, den Universitäten Wien, Salzburg und Klagenfurt. Buchpublikationen u. a. über Richard 

Strauss (Böhlau 2014) und Beat Furrer (Bärenreiter 2014). Seit 2015 leitet er die Abteilung 

Wissenschaft und Kommunikation der Alban Berg Stiftung (Wien). 

Rosemarie Brucher 

Rosemarie Brucher ist wissenschaftliche Mitarbeiterin für Theaterwissenschaft am Zentrum 

für Genderforschung der Kunstuniversität Graz, das sie auch stellvertretend leitet. Sie 

studierte Theater-, Film- und Medienwissenschaft, Germanistik und Komparatistik an den 

Universitäten Wien und Leipzig und erhielt den Doc-Award der Universität Wien für ihre 

Doktorarbeit zu künstlerischer Selbstverletzung im Zeichen von Kants Ästhetik des Erhabenen 

(2012, transcript 2013). Ihre Forschungsschwerpunkte sind Performance Art, Wiener 

Aktionismus, Subjekt- und Differenztheorie, Gender Studies und die Verschränkung von Kunst, 

Philosophie und Psychowissenschaften um 1900. 



Jürg Stenzl 

Jürg Stenzl studierte Musikwissenschaft, deutsche Literatur und Philosophie an den 

Universitäten Bern und Paris-Sorbonne und promovierte zum Dr.phil. mit einer Arbeit über 

Musik des 13. Jahrhunderts an der Universität Bern. Er hatte zahlreiche Gastprofessuren in 

der Schweiz, Deutschland und Italien inne, 1994/96 an der Kunstuniversität Graz und 2003 an 

der Harvard University. Ab 1996 war Stenzl O. Univ.-Prof. für Musikwissenschaft und 

Vorstand des Fachbereichs Kunst-, Musik- und Tanzwissenschaft an der Universität Salzburg. 

Er unter anderem Künstlerischer Direktor der Universal Edition in Wien und langjähriges 

Mitglied des Salzburger Landes-Kulturbeirates. Seine Forschungsschwerpunkte liegen in der 

Musikgeschichte des Mittelalters, bei Arcangelo Corelli, G. F. Händel und im 20. Jh..  



 

 

 

 

 

 

 

 

 

 

 

 

 

 

 

 

 

 

 

 

 

 


