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Discovering Music: Our New Children’s Concerts

This season, our ensemble has launched something new: a
concert series especially for children aged three to six. These
children’s concerts invite the youngest listeners to experience
music not as remote or unapproachable, but as vibrant,
playful and concrete.

The concerts are part of the new Sound Port Frankfurt. With
this initiative, we would like to transform our building into

a place of artistic encounters and collaboration. Music is the
main focus, but it encounters many other elements here: there
will be cooperation with dance and visual arts, conversations
with scientists, offerings for amateur musicians, lunch concerts
and various digital projects. The goal is to open our doors ever
further, creating a space where the neighbourhood and differ-
ent communities can experience the arts together. Within this
larger vision, the children’s concerts play a special role.

For many children aged three to six, this might be their first
encounter with live music. At this age, listening is a full-body
experience. Children respond with curiosity, movement, laugh-
ter —and sometimes with wonderfully surprising reactions.
Our concerts are designed to be shorter and invite participation.
Stories and musical discoveries are the focus of attention.

The musical dramaturqy of the concerts was developed by the
music educator Gabriele Baba. She assembled the stories and
the collage of the pieces performed, combining them with
theatrical ideas and staged moments. Altogether, this creates a
narrative musical space where music, theatre and imagination
are interwoven.

Instead of listening quietly, children become part of the musical
action. They can clap rhythms, follow musical characters in a
story, or discover the various sonic colours of the instruments
together with the musicians. The performers are not confined
to the stage, but accompany the audience through a shared
musical experience.

For us as an ensemble, these concerts are a special experience.
Playing for young children means being attentive and open.
Their reactions are direct and honest. A moment of wonder,
spontaneous laughter or the concentrated silence of a child
discovering a new sound — all these remind us why music is

so important.

With the children’s concerts, Sound Port Frankfurt invites its
youngest visitors. We hope these early encounters with music
will spark curiosity, creativity and joy — and might be the
beginning of a lifelong relationship with music.

Giorgos Panagiotidis
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Musik entdecken: Unsere neuen Kinderkonzerte

In dieser Saison hat unser Ensemble etwas
Neues begonnen: eine Konzertreihe speziell

fiir Kinder im Alter von drei bis sechs Jahren.
Diese Kinderkonzerte laden die jiingsten
Zuhorer*innen dazu ein, Musik nicht als etwas
Fernes oder Unnahbares zu erleben, sondern als
etwas Lebendiges, Spielerisches und Greifbares.
Die Konzerte sind ein Projekt des neuen Sound
Port Frankfurt. Mit dieser Initiative mdchten
wir unser Gebdude zunehmend zu einem Ort der
kiinstlerischen Begegnung und Zusammenarbeit
entwickeln. Musik bildet dabei den Mittelpunkt,
doch sie steht im Austausch mit vielen anderen
Bereichen: Kooperationen mit Tanz und Bilden-
der Kunst, Gesprdche mit Wissenschaftler*innen,
Angebote fir Amateurmusiker*innen, Lunchkon-
zerte sowie verschiedene digitale Projekte.
Das Ziel ist es, unsere Tiren weiter zu 6ffnen
und einen Raum zu schaffen, in dem die Nach-
barschaft und unterschiedliche Gemeinschaften
Kunst erleben kdnnen.

Innerhalb dieser groReren Vision nehmen die
Kinderkonzerte eine besondere Rolle ein.

Flir viele Kinder zwischen drei und sechs
Jahren ist dies vielleicht die erste Begegnung
mit Livemusik. In diesem Alter geschieht Horen
mit dem ganzen Korper. Kinder reagieren mit
Neugier, Bewegung, Lachen - und manchmal mit
wunderbar Ulberraschenden Reaktionen. Unsere
Konzerte sind deshalb bewusst kiirzer gestaltet
und laden zum Mitmachen ein. Geschichten und
musikalische Entdeckungen stehen im Mittelpunkt.
Die musikalische Dramaturgie der Konzerte wur-
de von der Musikvermittlerin Gabriele Baba
entwickelt. Sie hat die Geschichte sowie die
Collage der gespielten Stiicke zusammengestellt
und diese eng mit theatralen Ideen und szeni-
schen Momenten verbunden. So entsteht ein
musikalischer Erzdhlraum, in dem sich Musik,
Theater und Fantasie miteinander verweben.
Statt still zuzuhoren, werden die Kinder Teil
des musikalischen Geschehens. Sie klatschen

Rhythmen, verfolgen musikalische Figuren in

einer Geschichte oder entdecken gemeinsam

mit den Musiker*innen die verschiedenen Klang-
farben der Instrumente. Die Musiker*innen
stehen dabei nicht nur auf der Biihne, sondern
begleiten das Publikum durch ein gemeinsames
musikalisches Erlebnis.

Fir uns als Ensemble sind diese Konzerte eine
besondere Erfahrung. Fiir junge Kinder zu spie-
len bedeutet, aufmerksam und offen zu sein.
Ihre Reaktionen sind direkt und ehrlich. Ein
Moment des Staunens, ein spontanes Lachen oder
die konzentrierte Stille eines Kindes, das
einen neuen Klang entdeckt - all das erinnert

uns daran, warum Musik so wichtig ist.

Giorgos Panagiotidis

Mit den Kinderkonzerten richtet sich der Sound
Port Frankfurt an seine jiingsten Besucher*innen.
Wir hoffen, dass diese friihen Begegnungen mit
Musik Neugier, Kreativitat und Freude wecken -
und vielleicht den Anfang einer langen Bezie-

hung zur Musik bilden.

Giorgos Panagiotidis
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Es ist ein erster milder Sonntag im Marz, an dem das Ensemble
Modern zum Familienkonzert in die Raumlichkeiten der
SchwedlerstralRe im Frankfurter Ostend einlddt. Zwei Hinweis-
schilder fiihren die Besucher*innen zum richtigen Eingang des
Gebaudes, das sonst nicht fiir 6ffentlichen Publikumsbetrieb
ausgelegt ist. Im Eingangsbereich vor einem Treppenaufgang
ist provisorisch ein Tisch aufgestellt, an dem die reservierten
Tickets abgeholt werden. Einmal im Gebaude drin, er6ffnet sich
gleich ein Blick hinter die Kulissen: Der Weg zum Auffiihrungs-
raum fiihrt vorbei an Kisten fiir Konzertreisen, Instrumenten-
koffern und Equipment, die verraten, dass wir uns durch einen
lebendigen Ort internationaler Musikproduktion bewegen,
und die neugierig machen, was hier los ist. Einmal angekom-
men in dem kleinen Saal im Anbau, der fiir die Auffiihrung
dient, ist der improvisierte Charakter schnell vergessen. Spates-
tens wenn die jungen Zuschauer*innen und ihre erwachsene
Begleitung von Giorgos Panagiotidis’ Pizzicato auf der Geige
in den Bann und in die charmant dargebotene Geschichte

Uber das Warten an der Bushaltestelle hineingezogen werden,
zahlt nur noch der Dialog zwischen den Musiker*innen und
dem Publikum. In einer Verbindung aus Musik, Lautmalerei
und Pantomime libernehmen Geige, Ukulele, Klarinette, Fagott,
Trompete und Vibraphon die Hauptrollen und erzdhlen die
Geschichte ganz ohne Worte.

Der Sound Port
Frankfurt auf dem Weg zum
durchlassigen Ort

Open Young Ears

// ATransparent Workshop
The Sound Port Frankfurt on its way
to a permeable place

It’s one of the first mild Sundays in March, and Ensemble Modern
is presenting a family concert at its headquarters on Schwedler-
strafSe in Frankfurt’s Ostend. Two signs guide the visitors to the
correct entrance to the building, which is ordinarily not designed
for public access. Inside the foyer, a table has been set up in front
of a stairway, temporarily distributing reserved tickets. Once
inside the building, the glimpse behind the scenes begins immedi-
ately: the path to the performance hall takes visitors past flight
cases used during concert tours, instrument cases and equipment
that shows we are passing through a living space of international
music production, arousing curiosity about the goings-on inside.
Once inside the small hall in the annex where the performance
takes place, the improvised character of the location is quickly
forgotten. No sooner.have the young listeners and their adult
companions been enchanted by Giorgos Panagiotidis’ violin piz-
zicati than they are fully immersed in this charmingly told story
about waiting at a bus stop, and.the only thing that counts now is
the dialogue between musicians and audience. Combining music,
onomatopoeia and pantomime, the violin, ukulele, clarinet,
bassoon, trumpet and vibraphone assume the main roles, telling
the story without any words.

Das Angebot der Kita- und Familienkonzerte, mit
dem Fokus auf die Drei- bis Sechsjahrigen, ist dabei
mebhr als ein einmaliges Zusatzangebot des Ensem-
ble Modern fiir eine Zielgruppe, mit der es bisher
wenig Erfahrungen hat. Denn aufgrund der groRen
Resonanz ist bereits eine Wiederaufnahme fiir
den kommenden Herbst geplant. Damit stehen die
Konzerte beispielhaft fiir jene Pilotformate, die den
Sound Port Frankfurt bereits heute, noch ganzlich
ohne bauliche Sanierung und Erweiterungen am
Standort in der SchwedlerstraRe, als lebendigen
Ort fiir ein breites Publikum 6ffnen. Die Entste-
hung dieser vielfaltigen Aktivitaten wurzelt in
einem umfassenden strategischen Prozess: Unter
dem Dach der Deutschen Ensemble Akademie e. V.
initiilerten das Ensemble Modern, die Internatio-
nale Ensemble Modern Akademie und die Junge
Deutsche Philharmonie gemeinsam mit der Frank-
furter Crespo Foundation im Sommer 2025 den
Sound Port Frankfurt, basierend auf dem Visions-
prozess »Vision 2030¢«. Um den Sound Port Frankfurt
bereits jetzt mit Leben zu fiillen, kam in einer Klau-
sur der Ensemblemitglieder sowie der Partnerinsti-
tutionen eine Fille von liber 40 konkreten Projekt-
ideen zusammen, wie der Geschaftsfihrer und
Kiinstlerische Manager des Ensemble Modern,
Christian Fausch, berichtet. Dabei wollte man nicht
auf die Fertigstellung idealer Raumlichkeiten war-
ten, sondern jene Konzepte priorisieren, die sich
bereits jetzt, unter den gegenwartigen Bedingun-
gen im Frankfurter Ostend, realisieren lassen.
Gleichzeitig dienen die Veranstaltungen als Praxis-
test: Jedes Format ist als Pilotprojekt angelegt, um
aus dessen Erfahrungen fiir kiinftige Versionen zu
lernen, damit der Sound Port Frankfurt Schritt flr
Schritt Wirklichkeit wird.

Ein wesentliches Element dieser neuen Durch-
lassigkeit ist das Bestreben, den Entstehungspro-
zess von Musik nach auRen zu 6ffnen und sichtbar
zu machen. Das Format >Open Chair¢, das lber sozi-
ale Medien kommuniziert wird, |adt beispielsweise
Interessierte dazu ein, in einer ausgewahlten Probe
auf einem freien Stuhl inmitten des Ensembles
Platz zu nehmen und auf diese Weise daran teil-
zunehmen. Der Verzicht auf die Distanz zu einem
»fertigen Produkt« im Konzertsaal und die neue
Wahrnehmungsmaglichkeit setzt sich im Projekt
»Open Young Ears« fort. Hier werden Schulklassen,
aus dem allgemeinen Musikunterricht bis zum
Leistungskurs, zu Probenbesuchen eingeladen — je
nach Programm mal mehr, mal weniger interaktiv.
Es ist auch schon vorgekommen, dass in einem vor-
bereitenden Workshop eigene kleine Musikstticke
entstanden sind, die dann direkt in die Probe der
Profis getragen wurden und dort zur Auffithrung
gelangt sind. Das unterstreicht die Idee des Sound
Port als Ort des Austausches: Man begegnet
sich nicht mit einer fertigen Lehrmeinung, sondern
entwickelt etwas im Dialog mit dem, was die

Gemischtes Doppel
mit Jagdish Mistry &
Ulrike von der Osten

The Kindergarten and Family Concerts tailored to
three- to six-year-old listeners are more than a
one-time additional offer by Ensemble Moderhn for
a target group it has little experience with so far.
Due to the broad positive resonance, another series

has already been scheduled for this upcoming au-
tumn. This makes these concerts exemplary for the
pilot formats which are already positioning Sound
Port Frankfurt as a vibrant place for a broad public,
even before any physical renovations and extensions
have taken place at its premises on SchwedlerstrafSe.
These diverse activities are rooted in a comprehen-
sive strategic process: under the roof of the Deutsche
Ensemble Akademie e.V, three partners — Ensemble
Modern, the International Ensemble Modern Acad-
emy and the Junge Deutsche Philharmonie — joined
with Frankfurt’s Crespo Foundation to initiate Sound
Port Frankfurt in the summer of 2025, based on the
envisioning process »Vision 2030«. Seeking to fill
Sound Port Frankfurt with life as soon as possible,

a meeting of the Ensemble members and partner
institutions produced more than 40 concrete project
ideas, as the Managing Director and Artistic
Manager of Ensemble Modern, Christian Fausch,
recounts. The idea was not to wait for the comple-
tion of ideal premises, but prioritise those concepts
that could be implemented now, under the current
conditions in Frankfurt’s Ostend neighbourhood.

At the same time, these events serve as practical

test runs: every format is designed as a pilot project,
in order to learn from these experiences for future
versions, making Sound Port Frankfurt a reality,

one step at a time.

One essential element of this new perme-
ability is the wish to open up the process by
which music is generated, rendering it visible
and transparent. The format Open Chairc,
for example, which is communicated via

Kita- und Familienkonzerte
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Teilnehmenden mitbringen. Dieser Ansatz findet
seine Entsprechung auch in den >Contemporary
Music Workshopst, in denen Amateurmusiker*innen
direkt mit den Mitgliedern des Ensemble Modern
an zeitgendssischem Repertoire arbeiten und
neben dem gemeinsamen Spiel auch wertvolle
Einblicke in instrumentale »Technik-Tricks« erhal-
ten; ein Wissenstransfer, der neuerdings auch
durch die Video-Tutorials >On the spot¢ zu speziel-
len Spieltechniken digital erweitert wird.

Die experimentelle Risikofreude des Sound Port
Frankfurt zeigt sich besonders deutlich in den
beiden Konzertformaten »Gemischtes Doppel« und
»Checkpoint«. Wahrend in Ersterem Musiker*innen
des Ensembles gemeinsam mit Gasten aus ande-
ren Sparten wie Malerei, Tanz, Regie oder Literatur
ohne lange Vorbereitung im Moment eine ge-
meinsame Sprache finden miissen — eine Heraus-
forderung, der sich im November 2026 die EM-
Mitglieder Christian Hommel und Thomas Mittler
gemeinsam mit den bildendenden Kiinstler*innen
Thomas Hammelmann und Jovita Majewski

ENT
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social media, invites interested people to participate:
by occupying an empty seat in the middle of the
Ensemble during selected rehearsals. Foregoing the
distance created by a »finished product« in the con-
cert hall and discovering new possibilities of percep-
tion are elements also inherent in the project »Open
Young Ears«. Here, school classes ranging from gen-
eral music instruction to music majors are invited to
attend rehearsals — with a level of interaction that
depends on the programme. Alreadly, it has hap-
pened that a preparatory workshop led to the crea-
tion of short pieces of music by the students, who

brought them directly to the professionals’ rehearsal,

where they were then performed. This underscores

the idea of the Sound Port as an exchange hub: here,

no one takes a dogmatic approach, but the partici-
pants develop their ideas through dialogue. This at-
titude is also reflected in the »Contemporary Music
Workshops<, where amateur musicians work on
contemporary repertoire directly with members of
Ensemble Modern, thereby adding valuable insights
into instrumental »technical tricks« to the general
experience of shared music-making. This transfer
of knowledge is also the subject of the online video
tutorials »On the spots, each of which deals with a
specific playing technique.

The affinity of Sound Port Frankfurt for risk and ex-
perimentation is most obvious in the two concert
formats >Gemischtes Doppel / Mixed Double« and
»Checkpointc. In the first, musicians of the Ensemble
Jjoin guests representing other genres, such as paint-
ing, dance, directing or literature, and without much
preparation, they must find a shared language in
the moment — a challenge which EM members
Christian Hommel and Thomas Mittler will under-
take in November 2026, when they meet the visual
artists Thomas Hammelmann and Jovita Majewski.
»Checkpoints, on the other hand, is a concentrated,
three-day working phase with international artist
personalities. The fact that such »quick-and-dirty«

encounters often become germ cells for lasting coop-
eration, such as the project with the artist Hainbach,

which led to a record release, underlines the sustain-
able effect such ad-hoc formats can have. In parallel
with these production and performance formats,
discourse has its place in reqular talks, welcoming
guests from other fields to illuminate backgrounds
and expand the Ensemble’s cosmos by highlighting
other perspectives —sometimes with, sometimes
without music. At the end of October, for example,
Helgard Haug is featured in a talk at Schwedler-
strafSe: the co-founder of the theatre collective
Rimini Protokoll will be working on a project with
the students of the International Ensemble Modern
Academy through the summer of 2027.

stellen werden —, setzt »Checkpoint« auf eine kon-
zentrierte, dreitagige Arbeitsphase mit internatio-
nalen Kiinstlerpersonlichkeiten. Dass aus solchen
»Quick-and-Dirty«-Begegnungen oft bleibende
Keimzellen entstehen, wie etwa die aus einer
Kooperation mit dem Kiinstler Hainbach hervorge-
gangene Schallplattenveréffentlichung, verdeut-
licht die Nachhaltigkeit dieser Ad-hoc-Formate.
Parallel zu diesen Produktions- und Auffiihrungs-
formaten wird der Diskurs durch regelmalige Talks
gesucht, die mal mit, mal ohne Musik Gaste aus
anderen Sparten begriiRen, um Hintergriinde
greifbar zu machen und den Kosmos des Ensem-
bles durch andere Perspektiven zu erweitern. Ende
Oktober etwa ist Helgard Haug zu einem Talk in
die Schwedlerstrae eingeladen, Mitbegriinderin
des Theater-Kollektivs Rimini Protokoll, die bis
Sommer 2027 mit den Studierenden der Interna-
tionalen Ensemble Modern Akademie ein Projekt
erarbeiten wird.

Eine weitere besondere Rolle bei der Offnung des
Sound Port Frankfurt hin zur Stadtgesellschaft neh-
men die Lunchkonzerte ein, die sich als Nachbar-
schaftsprojekt im Viertel etabliert haben. An jedem
dritten Mittwoch eines ungeraden Monats verbin-
det sich in der Frankfurter Romanfabrik eine halbe
Stunde moderierter Musik mit einem gemeinsa-
men Essen, mal mit dem Ensemble Modern, mal
mit der Internationalen Ensemble Modern Akade-
mie, mal mit der Jungen Deutschen Philharmonie —
oder auch in gemischten Formationen. Es ist ein
Angebot, das bewusst nicht nur die Anwohner*in-
nen, sondern auch die im Ostend arbeitenden
Menschen anspricht und den Sound Port Frankfurt
sowie die daran beteiligten Institutionen als nah-
baren Teil der Stadtgesellschaft erfahrbar macht.
All diese Aktivitaten zeigen schon ihre Wirkung.
»Wir sind bereits ein durchldssigerer Ort geworden
und wollen da in Zukunft noch viel weitergehen,
freut sich Christian Fausch. Gleichzeitig wird auch
deutlich, warum die BaumaRnahmen als Teil der
Vision des Sound Port Frankfurt so wichtig sind:
Der vom Ensemble Modern viel genutzte Dachsaal
und auch die anderen Raumlichkeiten sind schwer
erreichbar und nicht barrierefrei. Und auch das
Gebaude an sich ist grundsatzlich nicht auf Publi-
kum ausgerichtet; es bleibt von aufRen undurch-
sichtig, wahrend die scheinbar hermetischen
Mauern und Tiren den Auenldarm dennoch nicht
abhalten kdnnen. Auch an Produktions- und Pro-
benméglichkeiten fehlt es. Dennoch wachst der
Sound Port Frankfurt bereits heute von innen her-
aus, aus einer Fulle von Ideen, die den Ort trotz
seiner gegenwartigen architektonischen Heraus-
forderungen zu einer Statte fiir musikalische
Begegnungen weiterentwickeln.

The Lunch Concerts, which have taken hold as a
neighbourhood project, make another special
contribution to the opening of Sound Port Frank-
furt towards the city and its residents. Every third
Wednesday of odd months, half an hour of moder-
ated music is combined with a joint lunch at Frank-
furt’s Romanfabrik — sometimes featuring Ensem-
ble Modern, sometimes the International Ensemble
Modern Academy, sometimes the Junge Deutsche
Philharmonie, or combinations of all three. This
offer is deliberately designed not only for residents,
but also those people who work in the Ostend
neighbourhood, making Sound Port Frankfurt and
its stakeholders visible as approachable elements
of urban society.

All these activities have already had an effect. »We
have already become a more permeable place, and
this is a direction we want to push toward further
in the future«, says Christian Fausch. At the same
time, it illustrates why the building measures are
such an important part of the vision of Sound Port
Frankfurt: the Dachsaal under the roof; which
Ensemble Modern uses frequently, and its other
spaces are hard to reach and have no barrier-free
access. The building itself was not designed with
public access in mind: it remains opaque from the
outside, even though its hermetic-seeming walls
and doors do not actually shield its interior from
outside noise. It lacks production and rehearsal
spaces. And yet, Sound Port Frankfurt is already
growing from the inside out, nourished by a wealth
of ideas which are developing the space — despite
its current architectural challenges — into a place
for musical encounters.

Gemischtes Doppel mit Eva Bocker & Bojana Mitrovic¢

TERMINE

Checkpoint Peter Evans

Alle Termine des Sound Port Frankfurt unter

soundport-frankfurt.de

Sound Port Frankfurt — Werkstatt fiir Musik und Experiment
ist eine gemeinsame Initaitive von Ensemble Modern, Inter-

nationale Ensemble Modern Akademie und Junge Deutsche

Philharmonie. Gefordert durch die Crespo Foundation.
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»>CONNECT — Das Publikum als Kiinstler*in< wurde' |
2016 von der Art Mentor Foundation Lucerne ins
Leben gerufen, um die traditionelle Trennung Zwis
schen Publikum und Interpret*innen zu hinterfragen

und aktivaufzulésen.Im Zentrum des Projekts steh
die Idee, das Publikum als integralen Bestandteil
der Auffiihrung zu begreifen: Neue Werke werden
gezielt so konzipiert, dass Zuhorer*innen selbst zu
Mitwirkenden werden und kiinstlerische Prozesse

mitgestalten. Fir die vierte Auflage erging der Kom-
positionsauftrag der finf Partnerensembles von
»>CONNECT« (Ensemble Modern, London Sinfonietta,
Het Muziek, Remix Ensemble Casa da Musica, En-
semble intercontemporain) an Brigitta Muntendorf.
Sieist Komponistin, Professorin fir Komposition an
der Hochschule fur Musik und Tanz Koln und seit
2025 Intendantin der KunstFestSpiele Herrenhausen.
In ihrer Arbeit setzt sie sich mit der Fragilitat unse-
rertechnosozialen und soziopolitischen Gegenwart
auseinander und entwickelt dabei Konzepte wie
Radical Listening, Environmental Storytelling und
immersives Theater. Sie etablierte auch den Begriff
des Social Composing, das die Kommunikations-
fahigkeit von Musik radikal ins Zentrum stellt. Mit
dem Ensemble Modern realisierte sie zuletzt die
experimentelle Musiktheater-Show »MELENCOLIA«.
Das Auftragswerk fiir \CONNECT¢, das den Titel >Last
Show: tragt, wird am17. Oktober 2026 vom Ensemble
Modern im Rahmen der Donaueschinger Musikta-
ge uraufgefiihrt. Weitere Auffiihrungen durch die
Partnerensembles folgen im Anschluss. Zu diesem
aullergewohnlichen Projekt stellte das Ensemble
Modern Brigitta Muntendorf zehn Fragen.

10 Fragen an Brigitta Muntendorf
10 Questions for Brigitta Muntendorf

Brigitta Muntendorf

»>CONNECT — the audience as artist« was initiated
by the Art Mentor Foundation Lucerne in 2016 in
order to question and actively dissolve the traditional
separation between audiences and performers. At
the heart of the project lies the idea of viewing the
audience as an essential element of any performance:
new works are purposefully conceived in such a way
that the listeners become performers themselves,
helping to shape artistic processes. For the project’s
fourth round, a work was commissioned from Bri-
gitta Muntendorf by the five partner ensembles of
»>CONNECT« (Ensemble Modern, London Sinfonietta,
Het Muziek, Remix Ensemble Casa da Musica, En-
semble intercontemporain). She is a composer and
professor of composition at the Cologne Academy
of Music and Dance and has been artistic director of
the KunstFestSpiele Herrenhausen since 2025. In her
work, she explores the fragility of our techno-social
and sociopolitical present times, developing concepts
such as radical listening, environmental storytelling
and immersive theatre. She also established the term
social composing, radically focusing on the communi-
cative capabilities of music. With Ensemble Modern,
her most recent project was the experimental musi-
cal theatre show "MELENCOLIA«. Ensemble Modern
will give the world premiere of the commission for
»CONNECT:, which is entitled >Last Shows, at the
Donaueschingen Music Days on October 17, 2026.
Further performances by the partner ensembles will
follow. Ensemble Modern asked Brigitta Muntendorf
these ten questions about this extraordinary project.

Mit dem Projekt >CONNECT — Das Pu-
blikum als Kiinstler*in<verschwimmen
die Grenzen zwischen Interpret*innen
und Zuhorer*innen. Was bedeutet das
fiir deine Rolle als Komponistin? Was
hat dich an dem Projekt interessiert?
Mich interessieren Menschen, die zu-
horen und sich fir den Moment ei-
ner Auffihrung oder eines Konzer-
tes dem Akt des Horens verschreiben.
Was verbindet diese sehr verschiede-
nen Menschen in diesem Moment?
Gerade heute, in einer so fragilen Ge-
genwart, in der vor allem Lautstarke
Nuancen und Ambivalenzen schlicht-
weg Ubertont. Ohne Zuhdren gibt es
keine Musik. In »Last Show« geht es
um das Publikum — um diese Grup-
pe Widerstandiger. Wer sind sie, was
verbindet und was unterscheidet sie,
wie kann Selbstreflexion in einem Kon-
zert geteilt werden?

Arbeitest du wahrend des Kompositi-
onsprozesses mit den fiinf Ensembles
zusammen? Wenn ja, wie?

Es gab viele Vorgesprache, in denen
wir verschiedene Phasen der Kon-
zeption besprochen haben. Allein die
Tatsache, dass das Stlick mit den un-
terschiedlichen Ensembles umgesetzt
und an verschiedenen Orten aufge-
flhrt wird, erfordert ein gemeinsames
Verstandnis der Moglichkeiten. In ers-
ten Try-outs mit Musiker*innen des En-
semble Modern haben wir z.B. schon
an Trommelwirbeln gearbeitet, die je
nach Kontext sehr unterschiedliche
Bedeutungen haben kénnen und dem
Monstrosen in der Musik nachspuren.
Neben dem Austausch mit den Ensem-
bles steht vor allem die Kommunikati-
on und Interaktion mit dem Publikum
im Vordergrund. Wie wird es in das
Konzertgeschehen eingebunden?

Es geht mir darum, das Publikum als
eine Art soziale Skulptur sichtbar zu
machen. Wie kann der Konzertsaal ein
Raum werden, in dem wir uns mit uns
auseinandersetzen? In einer Zeit, in der
die Offentlichkeit ebenso instrumen-
talisiert wie durch politische Inszenie-
rungen »entertained« wird, mochte
ich wissen, welche Widerstandigkeit
dem Konzertraum innewohnt. Es geht
also konkret um eine kiinstlerisch und
dramaturgisch gestaltete Publikums-
befragung, um Zugehorigkeiten, sozi-
ale Rollen und Pragungen, die mittels
Voting-Tools parallel zur Musik, mit ihr

The project \CONNECT — the audience
as artisteblurs the boundaries between
performers and listeners. What does
that mean for your role as a composer?
Which element of the project interested
you?

lam interested in people who listen and
dedicate themselves to the act of hear-
ing forthe moment of a performance or
a concert. What unites these very differ-
ent people in this moment? Especially
today, in our fragile present time, when
loudness simply drowns out nuance and
ambivalence. Without listening, there is
no music. >Last Show« is about the audi-
ence—this group of defiant people. Who
are they, what do they have in common,
what are their differences, and how can
self-reflection be shared in a concert?
Areyou working with the five ensembles
during the composition process? And
if so, how?

There were many conversations in ad-
vance, and we discussed various phases
of thework’s genesis. The fact alone that
the piece will be performed by different
ensembles in different locations means
that you need a shared understanding
of possibilities. In preliminary try-outs
with Ensemble Modern’s musicians,
for example, we've already worked on
drum rolls which can have very differ-
ent meanings, depending on the con-
text, and tuning in to the monstrous
elements in the music.

In addition to exchange with the ensem-
bles, the main focus is on communica-
tion and interaction with the audience.
How is the audience involved in the on-
stage action?

lam trying to make the audience visible
asakindof social sculpture. How can the
concert hall become a place where we
grapple with ourselves? At a time when
the public is instrumentalized as much
as itisentertained by displays of staged
politics, Iwant to know what resistance
the concert space offers. In concrete, this
means that we will question the audi-
ence in an artistic and dramaturgically
purposeful way, about affiliations, social
roles and influences, and this will be
initiated in parallel with the music, with
and by the music, using voting tools —
and at the same time, the concert situ-
ation itself will be questioned.




How do you prepare the audience?
There will only be a technical explana-
tion how to use the voting tool; this will
take place inside the concert hall itself.
How much can the audience influence
the work? What is the ratio between
predetermined elements and those the
audience may influence?

The results of the voting tool will be
evaluated and projected live. This im-
mediacy can trigger dynamics within
the audience, since the colledtive results
always also affect the individual. Music
and questioning follow different drama-
turgies, but are intertwined and meet at
fictional, unexpected turns. The point is
to turn the internal world outside while
also making mechanisms of influence
and manipulation visible. | don’t want
an audience that just takes on roles;
instead, | want to place the role of the
audience at the centre of events.

How do you deal with the factor of the
unknown — the unpredictability of the
audience?

Every reaction reflects the audience. Of
course people can refuse to give answers
using their smartphones. But there will
always also be some who share their
answers and others who thinkabout the
questions posed. What | find especially
intriguing about this projectiis that the
different ensembles involved mean there
are also different audiences. The goal
is that the audience in any given place
can view the voting results of previous
performances elsewhere, so that the
listeners meet, in a way, between one
performance location and the others.
What would happen if the audience
refused to interact?

I can understand people in the audi-
ence not wanting to sing, not wanting
to play instruments or not wanting to
join in any other musical activity—Imy-
self would not want to do that either.
Responding to questions, on the other
hand, requires no visibility. Its anony-
mous, and therefore a chance to open
various stages of inner reflection, start-
ing with the here and now. Perhaps the
anonymity, however, will also be used
to purposefully distort the results—that
too is a reality we are confronted with
every day. If the audience refuses alto-
gether, the piece will still take place—the
music will resound, the questions will be
asked. The audience would be using its
power of resistance againstjitself — by

und durch sie initiiert wird — gleich-
zeitig wird damit die Konzertsituation
hinterfragt.

Wie erfolgt die Vorbereitung des
Publikums?

Es gibt nureine technische Einflihrung
indie Bedienung des Voting-Tools direkt
im Konzertsaal.

Wie groRR ist der Gestaltungsspielraum
des Publikums? Wie ist das Verhaltnis
zwischen festgelegten und durch das
Publikum beeinflussbaren Elementen?
Die Ergebnisse des Voting-Tools werden
live ausgewertet und projiziert. Diese
Unmittelbarkeit kann Dynamiken im
Publikum auslésen, da die Ergebnisse
aller immer auch auf den Einzelnen
zurlickwirken. Musik und Befragung
folgen verschiedenen Dramaturgien,
sind aber miteinander verzahnt und
treffen sich in fiktionalen, unerwarte-
ten Abbiegungen. Es geht darum, die
Innenwelt nach aullen zu kehren und
gleichzeitig Mechanismen der Beein-
flussung und Manipulation sichtbar
zu machen. Ich mochte kein Publikum,
das Rollen bloR Gibernimmt; vielmehr
mochte ich die Rolle des Publikumsins
Zentrum rticken.

Wie gehst du mit dem Faktor des Un-
gewissen—der Unberechenbarkeit des
Publikums —um?

Jede Reaktion ist ein Abbild des Publi-
kums. Nattirlich kdnnen sich Menschen
weigern, mittels Smartphone Antwor-
tenzu geben. Aberes wirdimmerauch
einige geben, die ihre Antwort (mit)
teilen und andere, die tber die gestell-
ten Fragen nachdenken. Ich finde an
diesem Projekt besonders spannend,
dass es durch die verschiedenen inter-
nationalen Ensembles auch verschie-
denePublika gibt. Ziel ist es, dass diese
Publika die Voting-Ergebnisse vorheri-
ger Auffiihrungen an anderen Orten
einsehen konnen und sich somit die
Zuhorenden Uber die verschiedenen
Auffiihrungsorte hinweg gewisserma-
Ben begegnen.

showing no curiosity about itself. Albert
Camus once said: true unhappiness be-
gins when people cease to care about
each other. Then again, perhaps the sLast
Showe is the true unhappiness that Ca-
mus mentioned, and the audience has
a common destiny?

Your piece will be performed in five Eu-
ropean cities. Do you think that because
of different cultural backgrounds and
listening experiences, the audiences will
also act and react differently?

Yes, | do assume that. Not only have
the traditions of contemporary music,
and therefore current production, taken
different paths in Germany, England,
France, Portugal and the Netherlands,
butthe context of the presentation is dif-
ferent in each case. In Donaueschingen,
there will be an audience of experts first
and foremost, while sLast Show«will be
performed in London for a rather mixed
audience. In both places, the question
will be how large the willingness is to
engage with what might be an unfa-
miliar concert experience.

What do you expect of the performanc-
es? Are they different from those of a
conventional concert?

I don’t expect a certain result. And that
is what is so different —and feels right —
about this format. Any participation
or non-participation, every answer or
non-answer reflects the mental state of
the audience right now. Of course | hope
that people will be willing to use this
space for joint self-reflection. In principle,
I think participation is an inner, not an
external act—and this reversal, from in-
ternal to external, interests me. And then
there is always the music: it conveys our
thoughts; that is immanent in music.
How important is social media for this
project?

New media always play a role in my
work, not just social media, but also new
technologies. The point is to reflect upon
them and to question them critically,
sometimes involving them, sometimes
not. Social media sharpens and evokes
many dynamics that make us feel inse-
cure, contributing to tensions mounting
and polarization within society. These
polarizations, and thus all the visual-
izing of tensions already existing within
the audience, will play a central role.
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Was ware, wenn das Publikum die
Interaktion verweigern wiirde?

Ich kann verstehen, wenn Menschen
im Publikum nicht singen wollen, mit
Instrumenten spielen oder mittels ei-
ner anderen musikalischen Aktivitat
mitmachen méchten—ich selbstwiirde
das auch nicht wollen. Die Befragung
hingegen erfordert keine Sichtbarkeit.
Sie ist anonym und somit eine Chan-
ce, ausgehend vom Hier und Jetzt ver-
schiedene Stadien der inneren Ausei-
nandersetzung zu eroffnen. Vielleicht
wird die Anonymitataberauch genutzt,
um Ergebnisse absichtlich zu verfal-
schen —auch das ist eine Realitat, mit
der wir tagtaglich konfrontiert wer-
den. Sollte sich ein Publikum géanzlich
verweigern, wird das Stuick dennoch
stattfinden —die Musik wird erklingen,
die Fragen bleiben im Raum stehen.
Das Publikum wiirde seine Widerstan-
digkeit eben gegen sich selbst einset-
zen —in dem es keine Neugier fir sich
zeigt. Albert Camus sagte einmal: Das
wahre Ungllick der Menschen beginnt,
wenn sie einander gleichgultig werden.
Vielleicht ist die >Last Show« aber auch
selbst das von Camus erwahnte wahre
Ungliick und das Publikum eine Schick-
salsgemeinschaft?

Dein Stiick wird in fiinf europdischen
Stadten aufgefiihrt. Denkst du, dass
das Publikum aufgrund der unter-
schiedlichen kulturellen Herkunft und
Horerfahrungen auch unterschiedlich
agieren und reagieren wird?

Ja, davon gehe ich aus. Nicht nur die
Traditionen der zeitgendssischen Musik
und damit auch das aktuelle Schaffen
haben in Deutschland, England, Frank-
reich, Portugal oder den Niederlanden
unterschiedliche Wege genommen,
auch der Kontext der Prasentation ist
jeweils ein anderer.In Donaueschingen
wird vor allem ein Fachpublikum anzu-
treffen sein, wahrend >Last Show« in
London vor einem eher gemischten Pu-
blikum aufgefiihrt wird. Die Frage wird
da wie dort sein, wie grol3 die Bereit-
schaft ist, sich auf ein moglicherweise
ungewohntes Konzert einzulassen.
Welche Erwartungen hast du an die
Auffiihrungen? Unterscheiden sie sich
von denen bei einem herkdmmlichen
Konzert?

Ich habe keine Erwartung an ein be-
stimmtes Ergebnis. Und genau das ist
bei diesem Format anders — und flhlt

sich richtig an. Jede Beteiligung oder
Nicht-Beteiligung, jede Antwort oder
Nicht-Antwort spiegelt den Ist-Zustand
des Publikums wider. Natuirlich wiin-
scheich mir, dass sich die Menschen da-
rauf einlassen, den Raum gemeinsam
zur Selbstreflexion zu nutzen. Grund-
satzlich seheich Partizipation als einen
inneren, nicht dufReren Akt—und diese
Umkehrung von innen nach aulRen in-
teressiert mich. Und es gibtimmer die
Musik: Sie tragt unsere Gedanken; das
istihrimmanent.

Wie wichtig ist bei diesem Projekt
Social Media?

Neue Medien spielen in meinem
Schaffen immer eine Rolle, nicht nur
Social Media, sondern auch neue
Technologien. Es geht darum, sie zu
reflektieren und kritisch zu hinterfra-
gen, mal mitihnen, mal ohnesie. Social
Media verscharft und evoziert viele
Dynamiken, die uns verunsichern und
dazu beitragen, dass Stimmungen in
der Gesellschaft aufgeheizt werden
und Polarisierungen entstehen. Die-
se Polarisierungen und somit auch die
Sichtbarmachung bereits bestehender
Spannungenim Publikum werden eine
zentrale Rolle spielen.

TERMIN
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Donaueschingen, Donauhallen, Mozart Saal
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»The first time | saw Uwe, he simply walked through the cafeteria of the
Hanover Music Academy. And | thought: wow! There’s an appearance.

I wouldn’t have thought he was a musician. «

»He often set up camp at my place, always doing push-ups and pull-ups on the old bars in my
studio; he always made sense of his life from the physical; he had to be fit to play, never mind

/ / 12 whether it was a rehearsal or a concert. He hated when others cut themselves any slack.«

=UI TOD VVON
UWUE DIERKSEN
VIOURNING THE
DEATH OF

UWE DIERKSEN

Im Gedenken — Stimmen aus dem Ensemble

In Memoriam — Voices from the Ensemble

Der Tod von Uwe Dierksen am 10. Februar 2026
hinterlasst eine Liicke, die weit liber das Ensemble
Modern hinaus spiirbar ist. Mit ihm verlieren wir
und die zeitgendssische Musik nicht nur einen au-
Rergewdhnlichen Posaunisten, sondern auch eine
pragende Kiinstlerpersénlichkeit. »Uwe hat alles
mitgemacht, Komponist*innen inspiriert und sich
flr die Verbreitung von Musik in all ihren Facetten
und Genres eingesetzt.«

Seit 1983 war Uwe Dierksen beim Ensemble Modern
und hat es als Posaunist und Gesellschafter mehr
als vier Jahrzehnte entscheidend mitgeformt.
»Cathy Milliken, Griindungsmitglied des EM, Obois-
tin und heutige Komponistin, schlug ihn damals als
Posaunisten vor. Seitdem war Uwe unser Posaunist—
und was flir ein Posaunist er war.« Seine auRerge-
wohnliche Prasenz war unverkennbar. »Zum ersten
Mal sah ich Uwe, als er einfach nur durch die Men-
sa der Musikhochschule Hannover ging. Und ich
dachte: Wow! Das ist ja mal eine Erscheinung. Ich
hatte nicht gedacht, dass er Musiker ist.« Er hatte
ebenso gut in Tanz- oder Schauspielkontexten be-
stehen kénnen —und gehdérte doch ganz der Musik.
»Unentwegt liel? er vor Probenbeginn, nach Pro-
benschluss und sogar in den Probenpausen die
hochsten Tone im obersten, schier unerreichbaren
Register seiner Posaune tanzen.«

»He just wanted to be able to play notes on the trelil ol IR il IdileXeli13
had ever reached — effortlessly. And he succeedec Bl ARl 1114
made use of this ability — to the profound chagri g duldoRIdds

colleagues.«

»He had read that it was possible to acquire perfect pitch, which is why whenever he
passed a piano keyboard, he tested his idea of F-sharp (Schubert?) for accuracy.«

The death of Uwe Dierksen on February 10, 2026 has
left a gap felt far beyond Ensemble Modern. With
him, we and contemporary music have lost not only
an exceptional trombonist, but also an influential
artistic personality. »Uwe was game for anything,
inspiring composers and championing music in all
its facets and genres.«

Uwe Dierksen joined Ensemble Modern in 1983; for
more than four decades, he shaped the Ensemble

as a trombonist and shareholder. »Cathy Milliken,

a founding member of EM, an oboist and today a
composer, suggested him as a trombonist at the
time. That’s how Uwe became our trombonist —and
what a trombonist he was.« His extraordinary pres-
ence was unmistakable. »The first time | saw Uwe,
he simply walked through the cafeteria of the Hano-
ver Music Academy. And | thought: wow! There’s an
appearance. | wouldn’t have thought he was a musi-
cian.« He could have easily passed in the context

of dance or acting — and yet, he belonged to music,
heart and soul. »He never stopped making the high-
est notes in the uppermost, almost unreachable reg-
ister of his trombone dance — before rehearsal, after
rehearsal, even in rehearsal breaks.« »We heard him
do his trombone exercises every day at the factory,
and — ever since that piece had been written —the
F-sharp minor theme of »Wasserflut< from Schu-
bert’s »Winterreise«, which Hans Zender had set for

»Wir hérten ihn taglich in der Fabrik seine Posau-
nenlibungen absolvieren, und — seit das Stiick
existierte — mehrmals am Tag das fis-Moll-Thema
der >Wasserflut< aus Schuberts »Winterreises, das
Hans Zender fir stratospharisch hohe Posaune
gesetzt hatte.« »Er wollte einfach bisher nie
erreichte Tone auf der Posaune miihelos spielen
kénnen. Und das hat er geschafft. Manch ein*e
Komponist*in hat, sehr zum Leidwesen vieler sei-
ner Kolleg*innen, von dieser Fahigkeit Gebrauch
gemacht.« Fiirihn war das Instrumentalspiel eine
wache, aktive, fast athletische Angelegenheit.

Und diese physische Herangehensweise an
Musik pragte Uwes ganzes Leben. »Oft schlug er
sein Lager bei mir auf, morgens immer Liegestit-
zen und Klimmziige an meinen alten Werkstatt-
bligeln absolvierend; er begriff sein Leben immer
sehr physisch, musste fit sein flr das Spielen, egal
ob Probe oder Konzert, hasste »in den Seilen han-
gen< bei anderen.«

Gleichzeitig war er von einer unstillbaren Neu-
gier getrieben: »Trotz seines Posaunen-Athleten-
tums war er allem gegeniiber aufgeschlossen,
wollte Varianten des Akkordbrechens auf dem
Cembalo genauso verstehen wie Pedaltechnik und
Flageolettspiel auf der Harfe.« Stets stellte er die
Frage »Wie funktioniert das?« und suchte nach




the stratospheric register of a trombone.« »He just
wanted to be able to play notes on the trombone

that no one had ever reached — effortlessly. And he
succeeded. Many a composer made use of this ability —
to the profound chagrin of many of his colleagues.«
To him, playing an instrument was an alert, active,
almost athletic challenge.

This physical approach to music marked Uwe’s
entire life. »He often set up camp at my place, al-
ways doing push-ups and pull-ups on the old bars
in my studio; he always made sense of his life from
the physical; he had to be fit to play, never mind
whether it was a rehearsal or a concert. He hated
when others cut themselves any slack.«

At the same time, he was driven by unquench-
able curiosity: »Despite his trombone athleticism,
he was open to everything, wanting to understand
variations of breaking chords on the harpsichord
as much as pedalling and flageolets on the harp.«
He was always asking: »How does that work?« and
searching for his own answers, which then contrib-
uted to his own artistic creativity. »He had read that
it was possible to acquire perfect pitch, which is why
whenever he passed a piano keyboard, he tested his
idea of F-sharp (Schubert?) for accuracy.« Even non-
descript sounds could arouse his enthusiasm. »When
we were on tour in Taipei in the early 2000s, we
visited an antique flea market — while his Barbara
and | were enthusiastic about anything Chinese,
he called our attention to a soft, insect-like noise: it
was lunchtime, and behind the stalls, everyone was
(silently) eating — to him, that was the defining
sound of that city ...«

He also took an interest in composing.

»He tackled composing with the same intensity as
his trombone playing, writing radio plays and won-
derful film music.« »All his life, he was searching for
the one song; he sat at the piano, trying out chords
and melodies, searching for that unique effect songs
can trigger. He spent months at the studio console,
mixing his songs.« This search was never done, and
perhaps that made it so fruitful. In his work with
young people, for example during education projects
or in his youth opera >Minas, he often managed to
create those very moments — moments when music
had an immediate effect, leaving lasting traces.
»And always, always new music. He wanted to make
new music, over and over and over.«

»He showed us and everyone that to him, art, no matter the personal

conditions it was created in, was a way of life.«

eigenen Antworten, die wiederum in sein kiinstleri-
sches Schaffen einflossen. »\Von der méglichen
Aneignung des Absoluthdrens hatte er gelesen und
priifte deswegen immer beim Vorbeigehen an
einer Klaviatur, wie weit seine Vorstellung von fis’
(Schubert?) richtig war.« Selbst unscheinbare Klan-
ge konnten ihn begeistern. »Beim Gastspiel in Tai-
pei Anfang der 2000er Jahre besuchten wir einen
Antikflonmarkt —wahrend seine Barbara und ich
uns Uber alles Chinesische begeisterten, machte

er uns auf ein konstant leises, insektenhaftes Ge-
rausch aufmerksam: Es war Mittag, und hinter den
Verkaufstischen waren alle (schweigsam) beim
Essen —fiir ihn DER Klang dieser Stadt ...«

Sein Interesse galt auch der Komposition. »Mit
der gleichen Intensitat wie in sein Posaunenspiel
hat er sich ins Komponieren gestiirzt, Radiohdrspie-
le verfasst und wunderbare Filmmusiken geschrie-
ben.« »Er war aber auch sein Leben lang auf der
Suche nach dem einen Song; saf? am Klavier, pro-
bierte Akkorde und Melodien aus, auf der Suche
nach diesem einzigartigen Moment, den Songs
auszulosen imstande sind. Er verbrachte Monate
am Mischpult beim Mixen seiner Lieder.« Diese
Suche war nie abgeschlossen, und vielleicht gerade
deshalb so fruchtbar. In der Arbeit mit jungen Men-
schen, etwa in Education-Projekten oder in seiner
Jugendoper sMina¢, gelang es ihm immer wieder,
genau solche Momente zu schaffen — Augenblicke,
in denen Musik unmittelbar wirkte und nachhaltige
Spuren hinterlieR. »Und immer wieder neue Musik.
Immer wieder wollte er neu Musik machen.«

Auch im Ensemblealltag war er eine treibende
Kraft. Seine hohe Konzentration, sein kompromiss-
loser Anspruch und seine Abneigung gegen Ober-
flachlichkeit forderten sein Umfeld heraus. »Er war
ziemlich unwillig gegeniiber unwissender Uber-
heblichkeit und langsamer Auffassungsgabe.« Pro-
ben konnten in seiner Anwesenheit an Intensitat
gewinnen, manchmal auch an Scharfe — stets im
Dienst der Musik. Und mit seiner allumfassenden
Begeisterung fiir Kunst steckte er andere an. »Uwe
interessierte sich mit extremer Neugier fiir andere
Kunstformen und teilte seine Entdeckungen und
Leidenschaften gerne mit uns.«

»When we were on tour in Taipei in the early 2000s, we visited an antique flea
market —while his Barbara and | were enthusiastic about anything Chinese,

he called our attention to a soft, insect-like noise: it was lunchtime, and behind

the stalls, everyone was (silently) eating — to him, that was the defining sound

of that city ...«

»And always, always new music. He wanted to make new music, over and over and over.«

In the Ensemble’s daily life, he was a driving force.
His power of concentration, his uncompromising,
exacting nature and his dislike of superficiality were
a challenge for his surroundings. »He was pretty
dismissive of ignorant haughtiness and those who
were slow on the uptake.« Rehearsals could acquire
intensity because of his presence, sometimes also
an edge — always in service to music. And his all-en-
compassing enthusiasm for the arts was infectious.
»Uwe cultivated an extreme curiosity for other art
forms and enjoyed sharing his discoveries and pas-
sions with us.«

He faced his long and fatal illness with remark-
able openness and combative courage. »He allowed
us to participate in his anguishing struggle and the
way he grappled with the debilitating disease in a
way that was incredibly dignified and also typically
humorous.« The presentation of his album
»Hirngespinste // Pipedreams« together with his on-
cologist stood testament to his courage in trans-
forming personal experiences into art. »He showed
us and everyone that to him, art, no matter the per-
sonal conditions it was created in, was a way of life.«
Uwe played his last concert in December 2025,
celebrating Helmut Lachenmann’s goth birthday.

In Uwe, we have lost a close companion and friend,
a phenomenal trombonist and a wonderful musi-
cian. »Uwe, you were, and you are, a gift. You made
us and the entire world of art richer.«

Rainer Romer, Dietmar Wiesner and Ueli Wiget,
on behalf of all of Ensemble Modern

»Uwe, you were, and you are, a gift. You made us and
the entire world of art richer.«

Seiner langen Krankheit begegnete er mit bemer-
kenswerter Offenheit und kampferischem Mut.
»Er lie} uns an seinem qualvollen Kampf und sei-
nem Ringen mit der schweren Krankheit auf eine
unglaublich wiirdevolle und durchaus auch auf
seine typisch humorvolle Art teilhaben.« Auch

die Prasentation seines Albums >Hirngespinste //
Pipedreamst, gemeinsam mit seiner Onkologin,
zeugte von seinem Mut, personliche Erfahrungen
in Kunst zu tberflihren. »Er hat uns und allen ge-
zeigt, dass Kunst, egal unter welchen personlichen
Bedingungen, fiir ihn eine Lebensform war.« Sein
letztes Konzert spielte Uwe im Dezember 2025
zum 9o. Geburtstag von Helmut Lachenmann.
Mit Uwe verlieren wir einen engen Weggefahrten
und Freund, einen phanomenalen Posaunisten und
wunderbaren Musiker. »Uwe, du warst und bist
ein Geschenk. Eine Bereicherung fiir uns und die
gesamte Kunstwelt.«

Rainer Romer, Dietmar Wiesner und Ueli Wiget
im Namen des gesamten Ensemble Modern



Marton lllés’ neues Werk fuir Stimmen,
Ensemble und Live-Elektronik hat es
in sich: Es biindelt hybride Klang-Kraf-
te zu einer vielschichtigen Vokalkom-
position. In Auftrag gegeben wurde
»von mund zu mund¢von Ensemble
Modern, Neue Vocalsolisten Stuttgart,
SWR Experimentalstudio und Berliner
Festspiele / Musikfest Berlin, ermog-
licht durch die Ernst von Siemens
Musikstiftung. Zusammen mit dem
Dichter Felix Reinhuber hat Illés sich
hier nichts Geringerem als der Sprach-
entwicklung des Menschen verschrie-
ben. Die Urauffihrung wird am

18. September 2026 im Kammermu-
siksaal der Berliner Philharmonie er-
folgen, erganzt durch zwei Werke von
Clara lannotta unter der Leitung von
Michael Wendeberg. AnschlieRend

ist das Werk 2027 in Frankfurt und
Stuttgart zu erleben. Noch im Entste-
hungsprozess des Werkes sprach Dirk
Wieschollek mit Illés und Reinhuber
Uber den aktuellen Stand des Projekts.

GnEHﬁBSA[\]D
// GEHORSAND

Marton lllés’ Vokalwerk »von mund zu munds
Marton lIllés’ vocal work »von mund zu mundc«

Marton lllés’ new work for voices,
ensemble and live electronics is a
formidable undertaking: it brings
together hybrid sonic forces to form

a multi-layered vocal composition.
»von mund zu mundc (from mouth
to mouth) was commissioned by
Ensemble Modern, Neue Vocalsolisten
Stuttgart, SWR Experimentalstudio
and Berliner Festspiele / Musikfest
Berlin, made possible by the Ernst
von Siemens Music Foundation.

In collaboration with the poet Felix
Reinhuber, Illés has set his sights

on nothing less than the evolution of
human language. The premiere will
take place on 18 September 2026 in
the Chamber Music Hall of the Berlin
Philharmonie, complemented by two
works by Clara lannotta under the
direction of Michael Wendeberg. The
work will subsequently be performed
in Frankfurt and Stuttgart in 2027.
While the piece was still in the process
of being created, Dirk Wieschollek
spoke with lllés and Reinhuber about
the current state of the project.

‘ Madrton Illés

Textauszlge aus
»von mund zu mund< von Felix Reinhuber

Marton Illés und

Felix Reinhuber — wie sind Sie auf-
einander aufmerksam geworden?

Wir haben uns 2020 in
Paris als Stipendiaten an der Cité des
Arts kennengelernt. Felix hat mir eini-
ge seiner Gedichte gezeigt, und ich
war sofort fasziniert: Seine Sprache ist
sehr dicht, sehr abstrakt, sehr bunt.
Ich habe dann eine erste Annaherung
versucht mit »Drei Lieder nach Gedich-
ten von Felix Reinhuber« fiir Mezzo-
sopran und Klavier (2022). Da habe ich
gemerkt, dass ich mit diesen Texten
kompositorisch sehr gut umgehen
kann. Bei dem neuen Werk kann
man jetzt von einer ersten wirklichen
Zusammenarbeit sprechen.

Eine Kooperation, in der beide
Spharen unmittelbar aufeinander
reagieren?

Jein. Der Text von Felix ist ja prinzi-
piell fertig. Ich versuche nur vorsichtig
Anderungen anzuregen, wenn es
mir kompositorisch sinnvoll erscheint.

Fir mich ist das ein
Lernprozess und die erste grof3e Ko-
operation mit einem Komponisten
der neuen Musik.

Gab es bei lhnen schon vorher
Beriihrungspunkte mit zeitgendssi-
schen Kompositionen?

Mein Aufenthalt an der Cité des
Arts war Uberraschenderweise ziem-
lich gepragt von neuer Musik. Anfang-
lich vor allem durch die Komponistin
und Mitstipendiatin Katrin Klose,
die einen Text fiir ein Chorstiick bei
mir in Auftrag gab. Da habe ich viel
recherchiert zur Spektralmusik und
zur neuen Musik generell. Und dann
entwickelte sich der fruchtbare
Kontakt mit Marton.

Wird der Text als eine Art
Materialreservoir fiir die Komposition
aufgefasst oder als Ganzes
musikalisiert?

Ich méchte die Dichtung nicht als
Steinbruch behandeln. Dazu ist die
literarische Vorlage von Felix inhaltlich
viel zu konsistent. Mir war aber wich-
tig, keinen klassischen Librettotext zu
bekommen. Ich wollte echte, autono-
me Poesie, die unabhangig von Musik
existiert. Dennoch habe ich die Mog-
lichkeit, mit diesen Texten relativ frei
umzugehen. Das ist ein dialogischer
Prozess.

Marton Illés and
Felix Reinhuber — how did your paths
first cross?

We met in Paris in 2020
as fellows at the Cité des Arts. Felix
showed me some of his poems, and |
was immediately fascinated: his lan-
guage is very dense, very abstract,
very colourful. | then made an initial
attempt at approaching it with >Drei
Lieder nach Gedichten von Felix
Reinhuber« (Three Songs after Poems
by Felix Reinhuber) for mezzo-soprano
and piano (2022). That’s when | real-
ised that | could work extremely well
with these texts compositionally. With
this new work, one can now speak of
a first genuine collaboration.

A collaboration in which
both spheres respond directly to one
another?

Yes and no. Felix’s text is, in princi-
ple, complete. | only try, cautiously,
to suggest changes where it seems
compositionally meaningful.

For me, it’s a learning
process and my first major collabora-
tion with a composer of contemporary
music.

Did you have any prior contact
with contemporary music?

My stay at the Cité des Arts was,
somewhat surprisingly, very much
shaped by new music — initially above
all through the composer and fellow
resident Katrin Klose, who commis-
sioned a text from me for a choral
piece. | did a great deal of research into
spectral music and contemporary mu-
sic in general. And then the fruitful
connection with Mdrton developed.

Is the text conceived as a kind of
reservoir of material for the composi-
tion, or is it set as a whole?

| don’t want to treat the poetry as
a quarry. Felix’s literary source is far too
coherent in content for that. But it
was important to me not to receive a
classical libretto text. | wanted genuine,
autonomous poetry that exists

Felix Reinhuber

Die Themenauswahl hatte aber
durchaus etwas mit meiner Rezeption
deiner Musik zu tun. Du hattest mir
damals die »Psychogramme«empfoh-
len. Da steckt ja auch diese starke
Korperlichkeit drin. Urspriinglich soll-
te es mehr um das Gehirn gehen, aber
das schien mir letztlich zu abstrakt.
Ich wollte mehr Narration. Und so
kam es zu der Entscheidung, mehr die
Sprachevolution in den Blick zu neh-
men. Auch weil ich gemerkt habe,
dass da ganz viel Korperlichkeit drin-
steckt. Die ganze Anatomie des Men-
schen ist ja die Voraussetzung, dass
wir iberhaupt sprechen kénnen.

Sie haben in Bezug auf den Text
von »poetischer Fiktion« gesprochen,
gespeist von wissenschaftlicher
Faktizitat.

Ja. Es war nicht nur ein Navigieren
zwischen Lyrik und narrativem Text als
Grundlage der Musik, sondern auch
ein Navigieren zwischen dichterischer
Freiheit und Wissenschaft. Ich wollte,
dass dieser Text von den zeitgendssi-
schen Erkenntnissen tber Sprachent-
wicklung gesattigt ist. Es ist ein Wis-
sensfeld, in dem noch viel spekuliert
wird und zahlreiche Theorien neben-
einander bestehen. Ich habe mich da-
bei nicht auf die Seite einer bestimm-
ten Theorie gestellt, sondern eher ein
Cluster von Theorien umgesetzt.




independently of music. Nevertheless, |
have the freedom to handle these texts
relatively freely. It’s a dialogic process.

The choice of themes, however, was
certainly influenced by my reception of
your music. You had recommended the
»Psychogramme« to me at the time.
There’s also that strong sense of physi-
cality in it. Originally, it was meant to
be more about the brain, but that ulti-
mately seemed too abstract. | wanted
more narration. And so the decision
was made to focus more on the evolu-
tion of language. Also because | real-
ised just how much physicality is em-
bedded in it. The entire anatomy of the
human being is, after all, the prerequi-
site for our ability to speak.

You have spoken of »poetic fic-
tion« in relation to the text, nourished
by scientific factuality.

Yes. It was not only a matter of
navigating between lyric poetry and
narrative text as the basis of the mu-
sic, but also of navigating between
poetic freedom and science. | wanted
the text to be saturated with contem-
porary insights into language devel-
opment. It is a field of knowledge in
which much remains speculative and
numerous theories coexist. | did not
align myself with any one particular
theory, but rather implemented a
cluster of theories.

It is an intensely sound-oriented
text — not only with regard to the
many pre-linguistic vocalisations.

The text is full of terms that them-
selves already point towards the sonic:
words such as »schnalzen« (snap),
»klacken« (clack), »prasselrascheln«
(crackling rustle), etc. Is it easier or
rather more difficult to respond to

this musically?

My favourite word in the first
prologue is »Gehérsand« (aural sand).
Something immediately takes shape
for me when [ hear it ...

The prologue almost reads like
the anatomical emergence of hear-
ing: »Muschelrauschen« (shell mur-
mur), »Hérschnecke« (aural spiral),
»Gehdrsand« — it will be interesting
to see how this beginning is realised
musically.

The opening prologues will in fact
stand on their own, without music.

Es ist ein ausgesprochen klang-
intensiver Text — nicht nur, was die
vielen vorsprachlichen LautauBerun-
gen betrifft. Der Text ist voller Begriff-
lichkeiten, die selbst schon auf
Klangliches verweisen: Worte wie
»schnalzen«, »klacken«, »prassel-
rascheln« etc. Ist es leichter oder eher
schwerer, darauf musikalisch zu
reagieren?

Mein Lieblingswort im ersten
Prolog ist »Gehdrsand«. Da entsteht
sofort etwas bei mir ...

Der Prolog liest sich fast wie die
anatomische Entstehung des Horens:
»Muschelrauschen«, »Horschnecke«,
»Gehoérsand« — es wird interessant
sein, wie dieser Anfang musikalisch in
Szene gesetzt wird.

Die Anfangsprologe werden tat-
sachlich ohne Musik fiir sich selbst
stehen.

Wie sind Sie generell komposito-
risch mit dem Stoff umgegangen,
ohne ihn im klassischen Sinne zu
»vertonen«?

Das ist eine Frage, die ich mir im-
mer wieder neu stelle. Ich lasse die
Musik parallel zur Sprache laufen,
aber nicht immer synchron. Das Kla-
cken z.B. ist auch da in der Musik,
aber nicht immer dort, wo es gedu-
Bert wird. Es gibt aber Interferenzen.
Musik kann Lautmalerisches auf ei-
ner potenzierten Ebene leisten, sie
kann es hundertfach in den Raum
multiplizieren: hinter, vor, tiber und
um den Text herum.

Im Text gibt es drei groRe Ebenen:

je Kapitel einen Prolog, einen eher be-
schreibenden Text und eine Art Innen-
perspektive der einzelnen Entwick-
lungsstufen des Menschen. Ist die
Musik analog dazu auch in drei Ebe-
nen organisiert?

Mir war ganz wichtig, dass die
grundlegenden Ebenen des Textes
klar dargestellt werden: Es gibt diese
Tier- bzw. Urmenschenlaute, die im-
mer mal wieder von unterschiedlichen
Stimmen, manchmal auch im Ensem-
ble erklingen. Dann eine rezitierende
Ebene und eine eher reflexive. Diese
Ebenen werden immer klar differen-
ziert, damit man die unterschiedlichen
Bedeutungsschichten auseinander-
halten und die Texte gut verstehen
kann. Denn das ist etwas, das ich in
der klassischen Oper nur schwer
ertragen kann, dass da Texte sind,
die man einfach nicht versteht.

More generally, how did you
approach the material composition-
ally without »setting it to music« in
the classical sense?

That’s a question | keep coming
back to. | let the music run parallel to
the language, but not always synchro-
nously. The clacking, for example, is
also present in the music, but not
always where it actually occurs. There
are, however, interferences. Music can
realise onomatopoeia on an intensified
level; it can multiply it a hundredfold
in space: behind, in front of, above and
around the text.

The text contains three major
layers: for each chapter, a prologue,

a more descriptive text, and a kind
of inner perspective of the individual
stages of human development. Does
the music follow a similar three-layer
structure?

It was very important to me that
the fundamental layers of the text are
clearly presented: there are these ani-
mal or proto-human sounds, which
recur across different voices, some-
times also within the ensemble. Then
there is a recitative layer and a more
reflective one. These layers are always
clearly differentiated so that the differ-
ent layers of meaning can be distin-
guished and the texts clearly under-
stood, because that is something [ find
very difficult to tolerate in classical
opera: texts that one simply cannot
understand.

Since the Neue Vocalsolisten
Stuttgart are involved, one would not
assume that this will be sung in the
traditional sense, would one?

There is singing, but relatively little.
There will, however, be a whole range
of vocal techniques. There is narration,
and a great deal is spoken, with the
prosody of the language being com-
posed in different ways. At the same
time, these proto-human sounds come
into play. In addition, both the vocal
and instrumental sounds are electroni-
cally transformed.

It leads to a simultaneity of
perceptual layers?

Definitely.

The literary source presents an
evolution of human perceptual per-
spectives. From chapter to chapter,
language becomes more differentiated
and multi-layered. Does the music
likewise become increasingly complex?

Da die Neuen Vocalsolisten
Stuttgart beteiligt sind, ist nicht
davon auszugehen, dass im klassi-
schen Sinne gesungen wird, oder?

Gesungen wird auch, aber relativ
wenig. Es wird aber eine ganze Band-
breite an Vokaltechniken geben. Es
wird erzahlt, insgesamt viel gespro-
chen, wobei ich die Prosodie der Spra-
che unterschiedlich auskomponiere.
Gleichzeitig kommen diese Urmen-
schenlaute ins Spiel. Darliber hinaus
werden sowohl die Vokal- als auch
die Instrumentalklange elektronisch
verfremdet.

Es lauft auf eine Gleichzeitigkeit
der Wahrnehmungsebenen hinaus?

Definitiv.

In der literarischen Vorlage wird
eine Evolution menschlicher Wahr-
nehmungsperspektiven dargestellt.
Die Sprache wird dabei von Kapitel zu
Kapitel differenzierter und vielschich-
tiger. Wird analog dazu auch die
Musik immer komplexer?

Zunachst ist alles noch diffus, die
Urmenschen nehmen sich anfanglich
noch nicht als Teile einer Gemein-
schaft wahr. Am Anfang artikulieren
sich nur Laute einzelner Individuen,
dann Worte, Satze. Spater wird immer
mehr gebiindelt. Gruppeninteraktio-
nen wachsen, und es wird starker
dialogisch, auch in der Musik.

Im vierten Kapitel wird auch eine
Liebesgeschichte angedeutet. Da
kommt es zum zwischenmenschlichs-
ten Dialog, den es vielleicht gibt.
Grundsatzlich wollte ich Sprache
als kollektives Phanomen zeigen, als
etwas, das in der Gruppe entsteht.

Und das ist jetzt die grol3e Auf-
gabe fiir mich, diesen Prozess auch
kompositorisch darzustellen.

Wie ist das Verhaltnis der
vokalen Ebene zum Instrumental-
geschehen? Verschmilzt das zu
einem grofRen Klangkdrper oder
ist es eher kontrastiv gedacht?

Eine Verschmelzung wird auf je-
den Fall angestrebt. Durch die Elektro-
nik kann ich mit den Stimmen sehr
viel Instrumentales machen —und
umgekehrt aus den Instrumenten
sehr viel Vokales entwickeln. Vieles
bleibt dabei bewusst uneindeutig.
Auch die Instrumente »sprechen«. Ich
verwende viele Instrumentaltechni-
ken mit vokalen Qualitaten, die sich
von den klassischen Spielweisen weit

At first, everything is still diffuse;
the proto-humans do not yet perceive
themselves as part of a community.

At the beginning, only the sounds of
individual beings are articulated, then
words, sentences. Later, more and more
is brought together. Group interactions
grow, and it becomes more dialogic —
in the music as well.

In the fourth chapter, a love story
is also suggested. That is where per-
haps the most interpersonal form of
dialogue emerges. Fundamentally,

I wanted to present language as a
collective phenomenon, as something
that arises within the group.

And that is now the major task
for me: to render this process
compositionally.

What is the relationship between
the vocal layer and the instrumental
events? Do they merge into a single
large sound body, or are they con-
ceived more in contrast?

A fusion is definitely intended.
Through electronics, | can do a great
deal of instrumental things with the
voices —and conversely, develop very
vocal qualities from the instruments.
Much remains deliberately ambiguous.
The instruments »speak« as well. | use
many instrumental techniques with
vocal qualities that move far away
from classical modes of playing. And
with the voices, too, it is often the
case that, through electronics, one can
no longer tell exactly where they
originate. | find that incredibly exciting.
The classical separation between in-
strumental and vocal no longer holds.

That sounds like spatial
composition.

Absolutely.

How is the listening perspective
conceived?

There will be a surround sound
environment. The voices are distrib-
uted throughout the Philharmonie
space. The ensemble also has local
loudspeakers. That means we will have
full spatial sound, but also individual
localised sounds in the sense of render-
ing specific articulations. The listeners
are, in effect, right in the middle of
the action.

The linguistic imagery in the
text is also conceived very spatially.
Are there concrete staging ideas?

Or is the approach: no unnecessary
visualisation?



entfernen. Auch bei den Stimmen ist
es oft so, dass man durch die Elektro-
nik gar nicht mehr weil3, woher genau
sie eigentlich kommen. Das finde ich
unglaublich spannend. Die klassische
Trennung von instrumental und vokal
greift nicht mehr.

Das klingt nach Raumkomposition.

Absolut.

Wie ist die Horperspektive
angelegt?

Es wird einen Surround-Klang ge-
ben. Die Stimmen sind in der Philhar-
monie im gesamten Raum verteilt.
Und auch das Ensemble hat lokale
Lautsprecher. Das heif3t, wir werden
volle Raumklange, aber auch einzelne
lokale Klange haben im Sinne der Ab-
bildung spezifischer Artikulationen.
Die Hérenden befinden sich praktisch
mitten im Geschehen.

Auch im Text sind die Sprachbilder
sehr raumlich gedacht. Gibt es da kon-
krete Regie-ldeen? Oder ist der Ansatz:
bloR keine unnétige Visualisierung.

Es war meine Bitte, dass wir mini-
male szenische Aktionen durchfiihren
kénnen. Die Sangerinnen und Sanger
werden sich ja im Raum umherbewe-
gen. Bei >Homo Sapiens« wird das am
starksten spurbar. Da wird miteinan-
der gesprochen, es entsteht etwas
Gemeinschaftliches, ein Ritual, bei
dem alle auf der Biihne zusammen-
kommen.

Das Ganze endet mit einem Aus-
blick ins Jahr 2100, in ein vorlaufiges
Ende der Kulturentwicklung des Men-
schen. Im sechsten Kapitel sind wir in
den Wahrnehmungsmodi der virtuel-
len Realitat angelangt. Da gibt es den
Begriff des Synthus, des Synthus-Sub-
Jektes. Was ist damit gemeint?

Das ist eine Wortneuschopfung.
Ich habe nach etwas gesucht, das das
Futuristische ausdriicken kann und
gleichzeitig bereits semantisch aufge-
laden ist. Mit Synthus assoziiert man
eine gewisse Synergie oder Synthese,
also dass da etwas zusammengefiihrt
wird.

Eine Apotheose des Virtuellen?
Die Moglichkeit, in jede Existenzform
hineinzugehen, jede Wahrnehmungs-
form zu assimilieren mithilfe dieses
imaginaren Programms? Innen-
und AuBenperspektive sind im letzten
Kapitel jedenfalls nicht mehr
unterscheidbar.

It was my request that we be able

to incorporate minimal scenic actions.

The singers will be moving through
the space. With »Homo sapiens:,
this becomes most tangible. There is
conversation, something communal
emerges, a ritual in which everyone
gathers on stage.

The whole work ends with a
glimpse into the year 2100, a tenta-
tive end to the cultural development
of humankind. In the sixth chapter,
we arrive at the perceptual modes of
virtual reality. There is the term Syn-
thus, the Synthus subject. What does
this mean?

It is a neologism. | was searching
for something that could express the
futuristic while already being semanti-
cally charged. One associates Synthus
with a certain synerqy or synthesis —
something being brought together.

An apotheosis of the virtual? The
possibility of entering into any form of
existence, assimilating any mode of
perception with the help of this imagi-
nary programme? Inner and outer
perspectives are, in any case, no longer
distinguishable in the final chapter.

This dominance of the virtual,
given our living conditions, naturally
suggests itself. In a certain sense, it is
also, for me, the apotheosis of lan-
guage and its simultaneous erasure.
Language, for us as human beings, ex-
ists so that we may draw closer to one
another, so that individuals can com-
municate with one another. One of the
utopias — or dystopias — triggered by
ChatGPT and similar models is that, at
some point, we may no longer need
spoken language at all, because these
language models we are currently de-
veloping will be so advanced that we
will, in effect, communicate telepathi-
cally, directly from brain to brain, with-
out the »detour« via the mouth.

A terrifying thought, however —
human beings without language.

The final word of the text is »Stille«
(silence). How is that to be understood
at the end —is it a positive or a nega-
tive silence?

Madrton and | spoke about that
at length. We exchanged ideas in
advance about visions of the future.

I wanted to keep the ending ambiva-
lent, not a complete dystopia. And
silence is, after all, an ambivalent
phenomenon. Silence can be an ideal.

Diese Dominanz des Virtuellen an-
gesichts unserer Lebensumstande
drangt sich natirlich auf. In gewisser
Weise ist es flir mich auch die Apothe-
ose von Sprache und deren gleichzeiti-
ger Ausloschung. Sprache ist fiir uns
Menschen ja dazu da, dass wir uns
naherkommen, dass Individuen sich
austauschen kénnen. Eine der Utopi-
en bzw. Dystopien, die durch ChatGPT
und ahnliche Modelle ausgelost wer-
den, ist, dass man irgendwann die
gesprochene Sprache vielleicht nicht
mehr braucht, weil diese Sprachmo-
delle, die wir gerade entwickeln, so
fortgeschritten sein werden, dass wir
quasi telepathisch, also direkt von
Gehirn zu Gehirn, ohne den »Umweg«
Uiber den Mund, kommunizieren.

Eine schreckliche Vorstellung
allerdings, Menschen ohne Sprache.
Das letzte Wort des Textes lautet
»Stille«. Wie ist die gemeint am Ende —
ist das eine positive oder eine negati-
ve Stille?

Dariiber haben Marton und ich
viel gesprochen. Wir haben uns im
Vorfeld Uiber Zukunftsvisionen ausge-
tauscht. Ich wollte das Ende ambiva-
lent halten, keine komplette Dystopie.
Und Stille ist eben auch ein ambiva-
lentes Phanomen. Stille kann ein Ideal
sein. Fur mich evoziert die Stille am
Ende des Werkes auch eine Art Pan-
theismus, etwas Gottliches. Also den
ewigen Traum des Menschen, sich zu
libersteigern und wirklich aufzugehen
in einer anderen, hoheren Perspektive.
Aber diese Vision hat auch immer et-
was Gruseliges. Gruselig, weil es eben
nicht mehr menschlich ist. Ich will
aber nicht, dass eine bestimmte Inter-
pretation sich aufdrangt, sondern das
Ganze in der Schwebe bleibt —als ein
asthetisch offener Raum.

For me, the silence at the end of the
work also evokes a kind of pantheism,
something divine. That is to say, the
eternal human dream of transcend-
ing oneself and truly dissolving into
another, higher perspective. But this
vision always has something unset-
tling about it as well. Unsettling be-
cause it is no longer human. | do not,
however, want any one interpretation
to impose itself; rather, the whole
should remain suspended — as an aes-
thetically open space.

von mund zu mund
(Text: Pelix Reinhuber)
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Die >Akademie Musiktheater heute< und das Ensemble Modern

The sAkademie Musiktheater heute« and Ensemble Modern

IE Doloroso
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Mit der »Akademie Musiktheater heute« bietet die Deutsche Bank
Stiftung ein besonderes Férderungsprogramm fiir junge Musik-
theaterschaffende — ein Stipendium in den Bereichen Kompositi-
on, Libretto, Regie, Dirigieren, Dramaturgie, Biihnen- und Kos-
tlimbild und Kulturmanagement. Anstatt einer rein finanziellen
Forderung wird pro Jahr eine Gruppe talentierter junger Blihnen-
schaffender durch eine Fachjury ausgewahlt. Die Stipendiat*in-
nen verbringen zwei dulRerst bereichernde Jahre miteinander.
Sie erleben Workshops, in denen sie vielfaltige Auffiihrungen an-
schauen, diese reflektieren, die eigenen kiinstlerischen Perspekti-
ven diskutieren und zur Diskussion stellen. Immer im Fokus: das
Musiktheater heute. Es wird miteinander gereist, gelacht und
viel erlebt. Es werden freundschaftliche und kiinstlerische Ver-
bindungen geknuipft, die weit tUiber den Zeitraum des Stipendi-
ums hinausreichen und sich teilweise, wie rote Faden, durch
kiinstlerische Werdegange ziehen. Das Ende der zweijahrigen
Stipendienzeit bildet eine Urauffiihrung, die der abschlieRende
Jahrgang in ebenjenem besonderen Rahmen, der einem kiinstle-
rischen Refugium gleicht, realisiert —durch die Blindelung der
sich erganzenden Fachkompetenzen der Stipendiat*innen.

Ich selbst bin Alumna der »Akademie Musiktheater heute<in
der Sparte Dramaturgie (2017—2019) und erinnere mich noch gut
an unsere erste Besprechung lber die bevorstehende Urauffiih-
rung zuriick. Gespannt erwarteten wir, was wir Gber das inhalt-
lich auszugestaltende Thema und die Umstande der Umsetzung
erfahren wiirden. Was uns allerdings mitgeteilt wurde, hatte nie-
mand zu hoffen gewagt. Mein Jahrgang sollte der erste sein, der
mit dem Ensemble Modern zusammenarbeiten durfte. Die Freu-
de? Uberbordend! Vor allem bei den Komponisten unseres Jahr-
gangs: Thierry Tidrow, Carl Tertio Druml und Manuel Zwerger. Ein
Musiktheaterwerk als Auftragswerk der Deutsche Bank Stiftung
zu komponieren und dieses mit einem der international renom-
miertesten Ensembles fiir zeitgendssische Musik umzusetzen —
das war und ist eine grol3e Besonderheit und schlichtweg ein
grofRes Geschenk!

von Christin Hagemann
by Christin Hagemann

With the >Akademie Musiktheater heute«, the Deutsche Bank
Foundation offers a special support programme for young music
theatre practitioners —a scholarship in the fields of composition,
libretto, directing, conducting, dramaturqgy, stage and costume
design, and cultural management. Instead of purely financial sup-
port, a group of talented young theatre-makers is selected each
year by a panel of experts. The scholarship holders spend two ex-
ceptionally enriching years together. They take part in workshops
in which they attend a wide range of performances, reflect on
them, discuss their own artistic perspectives and open them up for
discussion. The focus always remains on music theatre today. They
travel together, laugh together and share a wealth of experiences.
Friendships and artistic connections are formed that extend far
beyond the duration of the scholarship and, in some cases, run like
a common thread through artistic careers. The end of the two-year
scholarship period is marked by a world premiere, realised by the
graduating cohort within that very special framework, which
resembles an artistic refuge — through the pooling of the scholar-
ship holders’ complementary expertise.

I myself am an alumna of the »Akademie Musiktheater heute«
in the field of dramaturgy (2017—2019) and still remember well our
first meeting about the upcoming world premiere. We eagerly
awaited what we would learn about the thematic content to be
developed and the conditions of its realisation. What we were told,
however, was beyond anything anyone had dared hope for. My
cohort was to be the first to collaborate with Ensemble Modern.
The joy? Boundless! Especially among the composers of our cohort:
Thierry Tidrow, Carl Tertio Druml, and Manuel Zwerger. To compose
a music theatre work as a commission from the Deutsche Bank
Foundation and to realise it with one of the most internationally
renowned ensembles for contemporary music — that was, and
remains, something very special and quite simply a great gift!
After an intensive period of preparation, during which libretti and
compositions were created and directing concepts developed, we
moved into Frankfurt LAB for the rehearsal phase and used it in
the spirit of its idea: as a laboratory. Things were tried out, worked
through, discarded, rethought and pursued with intensity towards
a shared artistic vision. The result of this process was premiered in



A Safe and Special Place, 2019

Nach einer intensiven Zeit der Vorbereitung, in der Libretti so-
wie Kompositionen entstanden und Regiekonzepte entwickelt
wurden, zogen wir zur Probenphase ins Frankfurt LAB ein und
nutzten es im Sinne seiner Idee: als Laboratorium. Es wurde
probiert, gearbeitet, verworfen, neu gedacht und fieberhaft an
einer gemeinsamen kinstlerischen Vision gearbeitet. Das Er-

gebnis dieses Prozesses wurde im November 2019 uraufgefiihrt.

Unter dem Ubergreifenden Motto -Ménage a trois« entstand
ein Musiktheaterabend, bestehend aus drei in sich geschlosse-
nen Kurzopern. Ebenjene Urauffiihrung legte den Grundstein
der Zusammenarbeit der »Akademie Musiktheater heute« mit
dem Ensemble Modern, die nun, im Oktober 2026, in die siebte
Urauffiihrung miindet.

Erneut befindet sich ein Jahrgang von Stipendiat*innen im
Prozess der Entwicklung eines Musiktheaterabends, und auch
ein neuer Kooperationspartner tritt hinzu. So wird die kommen-
de Urauffiihrung mit Sanger*innen des Masterstudiengangs
»Performance and Practice in Contemporary Music (PPCM) —
Vokal« der Kunstuniversitat Graz realisiert. Auf Basis des assozia-

Akademie Musiktheater heute von 2019 bis 2025

November 2019. Under the overarching motto »Ménage a troiss,

a music theatre evening emerged, consisting of three self-con-
tained short operas. This very premiere laid the foundation for the
collaboration between the »Akademie Musiktheater heute< and
Ensemble Modern, which now, in October 2026, culminates in its
seventh world premiere.

Once again, a cohort of scholarship holders is in the process of
developing a music theatre evening, and a new cooperation part-
ner is joining. The upcoming world premiere will be realised with
singers from the Master’s programme »Performance and Practice
in Contemporary Music (PPCM) — Viokal« at the University of Music
and Performing Arts Graz. Based on the associative motto »long
story shorts, the fifteen scholarship holders are developing an
evening that will bear the title sSSONST GUTE NACHT« (Otherwise,
Good Night). The great challenge of a world premiere in this case
lies simultaneously in its freedom: a broadly conceived motto
opens up a wide range of possibilities for thematic focus. The
2024—26 cohort of scholarship holders focuses on the »long
history« of capitalism, which is illuminated from different

Die goldene Platte, 2022

Woman in Labor, 2021

tiven Mottos »long story short< entwickeln die flinfzehn Stipen-
diat*innen einen Abend, der den Titel sSONST GUTE NACHT«
tragen wird. Die groRRe Herausforderung einer Urauffiihrung liegt
in diesem Fall zugleich in ihrer Freiheit: Ein weit gefasstes Motto
eroffnet vielfdltige Moglichkeiten der inhaltlichen Schwerpunkt-
setzung. Der Stipendiat*innen-Jahrgang 2024—26 fokussiert sich
auf die »lange Geschichte« des Kapitalismus, die in einem
60-minitigen Werk aus unterschiedlichen Perspektiven beleuch-
tet wird. Ausgehend von der Annahme, dass Geld die Welt
regiert, entwickeln drei Komponist*innen, eine Librettistin, drei
Regisseur*innen, zwei Dramaturginnen, zwei Bihnen- und
Kostlimbildner*innen, zwei Dirigentinnen und zwei Kulturmana-
ger*innen ein Musiktheaterwerk, das zwar in drei Teile unter-
gliedert ist, aber durch das Libretto von Sophie Jira eine anein-
ander anschlieBende Handlung erzahlt. Hierbei wird jeder Teil
jeweils von einem oder einer der drei Komponist*innen und
Regisseur*innen musikalisch und szenisch divers entworfen

perspectives in a 60-minute work. Starting from the assumption
that money governs the world, three composers, one librettist,
three directors, two dramaturges, two stage and costume design-
ers, two conductors and two cultural managers are developing a
music theatre work that, although divided into three parts, tells
a continuous narrative through the libretto by Sophie Jira. Each
part is conceived and realised musically and scenically in distinct
ways by one of the three composers and directors. The stage and
costume design for all parts is by Sonia Hilpert and Jade Boeckh.
»SONST GUTE NACHT« places extremely wealthy individuals at its
centre, who, through exit strategies, withdraw from their current
reality and from civilisation itself — in order to protect themselves
from a supposedly impending catastrophe. Part 1, Der Drache auf
dem Silbertablett< (The Dragon on a Silver Platter), composed by
Maximiliano Soto Mayorga and directed by Lars Marcel Braun,
addresses the perspective of the less financially privileged, who,
within the framework of the »exit« of their extremely wealthy

und gestaltet. Das Bithnen- und Kostiimbild stammt fiir alle Teile
von Sonia Hilpert und Jade Boeckh. >5SONST GUTE NACHT« stellt
extrem reiche Menschen in den Fokus, die durch Exitstrategien
ihrer aktuellen Lebensrealitat und auch der Zivilisation entflie-
hen —um sich vor einer vermeintlich drohenden Katastrophe zu
schitzen. Teil 1, )Der Drache auf dem Silbertablett¢, von Maximili-
ano Soto Mayorga komponiert und von Lars Marcel Braun insze-
niert, beschaftigt sich mit der Perspektive der finanziell weniger
Privilegierten, die im Rahmen des »Exits« ihrer hochst wohlha-
benden Arbeitgeber*innen deren als unabdingbar wahrgenom-
menen Luxus durch Dienstleistungen sichern. Im zweiten Teil,
»Silberschwere Lider, reflektieren Komponist Adrian Laugsch und
Regisseur Konstantin Paul die zutiefst im Menschen verankerten
archaischen Strukturen, die sich Bahn brechen, sobald fernab der
Zivilisation neue Formen des geregelten Miteinanders definiert
werden sollen. Komponistin Abigél Varga und Regisseurin Maria
Chagina beschlieRen das Werk mit »Tango Paradisos, in dem sie
einen nostalgisierenden Blick in die durch den Exit geschaffene
Vergangenheit werfen und nach der Welt fragen, die es auRer-

Ich, Elektra, 2023

Sleeping beauty, 2024

employers, secure what is perceived as indispensable luxury
through their services. In the second part, >Silberschwere Lider-
(Lids Heavy as Silver), composer Adrian Laugsch and director Kon-
stantin Paul reflect on deeply rooted archaic structures in human
beings that assert themselves once, far removed from civilisation,
new forms of requlated coexistence must be defined. Composer
Abigél Varga and director Maria Chagina conclude the work with
»Tango Paradiso, in which they cast a nostalgic gaze towards the
past created by the exit and ask what kind of world might still
exist beyond the isolation they have chosen.

With their elaboration of the motto >long story short:, their
focus on capitalism and the effects it has on human beings —in
this case on the super-rich, the tip of the iceberg — the scholarship
holders create a contemporary contribution to the living and mul-
tifaceted art form of music theatre. A contribution that is not only
a valuable chance for young music theatre practitioners, as it al-
lows them to present themselves through a world premiere, but
also continually puts music theatre itself to the test, examining,
questioning and renewing its structures and modes of operation.

Schwarzes Licht, 2025

halb der von ihnen gewahlten Isolation noch geben konnte.

Mit der Ausformung des Mottos »long story shorts, der Fokussie-
rung auf den Kapitalismus und die Auswirkungen, die dieser auf
die Menschen, in diesem Fall auf die Superreichen —die Spitze
des Eisbergs — hat, gestalten die Stipendiat*innen einen aktuel-
len Beitrag zur lebendigen und vielgestaltigen Kunstform Musik-
theater. Ein Beitrag, der nicht nur eine wertvolle Chance fur
junge Musiktheaterschaffende ist, da sie sich mit einer Urauf-
flhrung prasentieren kdnnen, sondern auch das Musiktheater
immer wieder auf den Priifstand stellt, seine Strukturen und
Wirkmechanismen durchleuchtet, hinterfragt und erneuert.

TERMIN

P 26.10.2026, 18.30 Uhr,

. Frankfurt am Main, Frankfurt LAB, Halle 1
Akademie Musiktheater heute — Festakt
LONG STORY SHORT — Ein Thema. Drei kiinstlerische
Perspektiven. Drei szenische Miniatur-Musiktheaterstiicke.
Maximiliano Alejandro Soto Mayorga: SONST GUTE

NACHT I: Der Drache auf dem Silbertablett (2026)

Adrian Laugsch: SONST GUTE NACHT II:

Silberschwere Lider (2026)

Abigél Varga: SONST GUTE NACHT I1I:

Tango Paradiso (2026)

Stipendiat*innen Akademie Musiktheater heute |
Sanger*innen der Kunstuniversitat Graz | Ensemble Modern

Ein Kooperationsprojekt der Deutsche Bank Stiftung, des
Ensemble Modern und Scinger*innen des Masterstudiengangs
Performance and Practice in Contemporary Music Music
(PPCM) — Viokal der Kunstuniversitit Graz.

Geschlossene Veranstaltung. Nach der Urauffiihrung steht
»SONST GUTE NACHT« als Video-on-Demand auf dem
YouTube-Kanal der Deutsche Bank Stiftung zur Verfiigung.




von Ellen Freyberg
by Ellen Freyberg

COACHING EUR
JUNG.E ENISENIBLES.
//COACHING FOR

Seit vielen Jahren engagieren sich das Ensemble
Modern und die Internationale Ensemble Modern
Akademie fiir die kiinstlerische Nachwuchsférde-
rung; mit Workshops an Schulen, Meisterkursen,
dem Masterstudiengang in Kooperation mit der
Hochschule fiir Musik und Darstellende Kunst
Frankfurt und seit 2022 auch mit der Young Ensem-
ble Academy. Sie findet alle zwei Jahre statt und
richtet sich an junge Nachwuchs-Ensembles, die
sich professionell aufstellen und in der internatio-
nalen Ensemble-Szene positionieren mdchten.
Dank der finanziellen Unterstiitzung durch die

Art Mentor Foundation Lucerne, den Kulturfonds
Frankfurt RheinMain und die Dr. Marschner Stif-
tung geht die Young Ensemble Academy in diesem
Jahr in die dritte Runde. Das Angebot richtet sich
auch an Ensemble-Formationen, deren Besetzun-
gen Uber die rein »klassischen« Instrumente hin-
ausgehen. Mit dabei sind in diesem Sommer das
Ensemble 24 (Ukraine), FES Ensemble (Niederlande)
NEMA Ensemble (Italien), Pod Collective (Osterreich/
Deutschland) und Trio Zther (Deutschland). Das
Programm der Young Ensemble Academy, die wie-
der im Haus der Deutschen Ensemble Akademie
im Frankfurter Osten stattfindet, ist perfekt auf die
Bediirfnisse junger Ensembles abgestimmt. Inner-
halb einer Woche arbeiten sie unter Anleitung ein-
zelner Coaches aus dem Ensemble Modern an den
mitgebrachten Werken und tauchen tief ein in das
Repertoire des 20. und 21. Jahrhunderts. Darlber
hinaus studieren alle Teilnehmenden — gemeinsam
mit dem Ensemble Modern — ein fiir diesen An-
lass in Auftrag gegebenes Werk ein, das sie zum
Abschluss der Academy zur Urauffiithrung bringen.
Durch diese musikalische Praxis und den Diskurs
erweitern sie nicht nur ihren kiinstlerischen Hori-
zont, sondern erleben unmittelbar, sich als Mitglied

YOUNG ENSEMBLES.

For many years, Ensemble Modern and the Interna-
tional Ensemble Modern Academy have been com-
mitted to promoting emerging artistic talent
through workshops in schools, masterclasses, and
the Master’s degree programme in collaboration
with the Frankfurt University of Music and Perform-
ing Arts. Since 2022, this commitment has also ex-
tended to the Young Ensemble Academy. Held every
two years, the Academy is aimed at emerging young
ensembles seeking to establish themselves profes-
sionally and position themselves within the interna-
tional ensemble scene. Thanks to the financial s
upport of the Art Mentor Foundation Lucerne, the
Kulturfonds Frankfurt RheinMain and the Dr. Mar-
schner Foundation, the Young Ensemble Academy is
entering its third round this year. The programme

is also aimed at ensemble formations whose instru-
mentation extends beyond purely »classical« instru-
ments. Participating this summer are Ensemble 24
(Ukraine), FES Ensemble (Netherlands), NEMA En-
semble (Italy), Trio £Ather (Germany) and Pod Collec-
tive (Austria/Germany). The Young Ensemble Acad-
emy, which once again takes place at the Deutsche
Ensemble Akademie in Frankfurt’s eastern district,
offers a programme perfectly tailored to the needs
of young ensembles. Over the course of one week,
participants work under the quidance of individual
coaches from Ensemble Modern on the works they
have brought with them and immerse themselves
deeply in the repertoire of the twentieth and twenty-
first centuries. In addition, all participants — together
with Ensemble Modern — rehearse a work commis-
sioned specifically for the occasion, which they pre-
miere at the conclusion of the Academy. Through
this musical practice and discourse, they not only
broaden their artistic horizons, but also experience
directly what it means to contribute to rehearsal

Young Ensemble Academy, 2024

einer Gruppe in die Probenprozesse einzubringen
und kinstlerische Positionen »auszuhandeln«, um
das bestmogliche Ergebnis zu erzielen. Als basis-
demokratisch strukturierte Organisation hat das
Ensemble Modern auch in dieser Hinsicht einen
groBen Erfahrungsvorsprung, von dem die Nach-
wuchs-Ensembles in starkem MaRe profitieren.
Erfahrungsaustausch wird bei der Young Ensemble
Academy grol3geschrieben, und um den geht es
auch bei den Panels der Young Ensemble Academy.
In Workshops und Gesprachsrunden haben die jun-
gen Musiker*innen Gelegenheit, sich tiber Themen
zu verstandigen, die Uber die rein kiinstlerische
Arbeit hinausgehen. So kénnen sie sich tiber inno-
vative Programmgestaltung austauschen, mit
Expert*innen zu Fragen der kiinstlerischen Profilie-
rung ihres Ensembles ins Gesprach kommen, sich in
Sachen Projektfinanzierung informieren und zu Ma-
nagement und Offentlichkeitsarbeit beraten lassen.
Die Young Ensemble Academy bietet also nicht

nur Raum fir eine intensive Probenarbeit, sondern
auch viel Gelegenheit, um sich auszutauschen —
mit den Mitgliedern des Ensemble Modern, aber
insbesondere auch unter den Teilnehmenden
selbst. Und das ist der einzigartigen Atmosphare zu
verdanken, in der das Projekt stattfindet. Michelle
Hromin ist Klarinettistin im Ensemble >Standard
Issues, das vor zwei Jahren bei der Young Ensemble
Academy dabei war. Sie beschreibt ihre Eindriicke
so: »All diese verschiedenen Ensembles zu treffen,
meine Kolleg*innen naher kennenzulernen, so nah
mit dem Ensemble Modern zu arbeiten —das war
eine so wunderbare, intensive Woche, um unsere
Fahigkeiten wirklich zu entwickeln und unsere
nachsten Schritte zu gehen.« Aus Sicht des Ensem-
ble Modern betont Fagottist Johannes Schwarz:
»Wie mit allen Ausbildungsprojekten méchten wir
auch mit der Young Ensemble Academy eine direk-
te Kommunikation in die Gesellschaft hinein zu
den jungen Leuten etablieren. Wir bekommen da-
durch mit, wie die junge Generation tickt, wie sie
Kunst und Kultur sieht.«

Die grol3e »Ensembliade« zum Abschluss der
Young Ensemble Academy findet erstmals in der
Frankfurter Naxoshalle anlasslich des 100. Naxos
Hallenkonzerts statt. Unter anderem mit der Urauf-
flihrung der erwahnten Auftragskomposition mit
dem Titel »As Skin Retain an Ocean in the Air« fiir
groRBes Ensemble, das der ehemalige IEMA-Stipen-
diat Yuheng Chen komponiert hat. Mit diesem
Stiick bringt Yuheng Chen die Naxoshalle zum
Klingen. Es handelt sich um eine Raumkomposition,
bei der die Ensembles und die Naxoshalle zu einer
wogenden Klanglandschaft verschmelzen — wie
geschaffen fiir das Jubilaum der innovativen Kon-
zertreihe in der Naxoshalle.

—> DETAILS: KONZERTKALENDER

processes as members of a group and to »negotiate«
artistic positions in order to achieve the best possible
result. As an organisation structured according to
grassroots democratic principles, Ensemble Modern
also possesses considerable experience in this regard,
from which the emerging ensembles benefit greatly.
The exchange of experience is a central aspect of the
Young Ensemble Academy, and likewise lies at the
heart of the Academy’s panel discussions. During
workshops and discussion sessions, the young musi-
cians have the opportunity to engage with topics
that extend beyond purely artistic work. They can
exchange ideas on innovative programme design,
speak with experts about questions concerning the
artistic profiling of their ensembles, obtain informa-
tion on project funding and receive advice on man-
agement and public relations.

The Young Ensemble Academy therefore offers
not only space for intensive rehearsal work, but also
many opportunities for exchange — with the mem-
bers of Ensemble Modern, but especially among the
participants themselves. And this is thanks to the
unique atmosphere in which the project takes place.
Michelle Hromin is a clarinettist in the ensemble
»Standard Issue, which participated in the Young
Ensemble Academy two years ago. She describes her
impressions as follows: »Meeting all these different
ensembles, getting to know my colleagues more
closely, working so closely with Ensemble Modern —
it was such a wonderful, intensive week for truly
developing our skills and taking our next steps.« Bas-
soonist Johannes Schwarz of Ensemble Modern em-
phasises: »As with all educational projects, with the
Young Ensemble Academy we also want to establish
direct communication with society and with young
people. Through this, we gain insight into how the
younger generation thinks and how it views art and
culture.«

The major »Ensembliade« concluding the Young
Ensemble Academy will take place for the first time
at Frankfurt’s Naxoshalle on the occasion of the
100th Naxoshalle concert. The programme includes
the world premiere of the commissioned composi-
tion mentioned above, entitled »As Skin Retain an
Ocean in the Air< for large ensemble, composed by
former IEMA scholarship holder Yuheng Chen. With
this work, Yuheng Chen transforms the Naxoshalle
into a resonant sonic space. It is a spatial composi-
tion in which the ensembles and the Naxoshalle
merge into an undulating soundscape — ideally suit-
ed to the anniversary of the innovative concert series
at the Naxoshalle.

—> DETAILS: CONCERT CALENDAR
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von Lasse Schwarzer
by Lasse Schwarzer

Bevor ich mein FSJ (Freiwilliges Soziales Jahr) hier beim Ensemble
Modern angefangen habe, waren mir weder das Ensemble noch
zeitgenodssische Musik gelaufig, geschweige denn hatte ich eine
klangliche Vorstellung davon. Beim ersten Kontakt war ich von
zwei Geflhlen eingenommen: Uberforderung und Unversténd-
nis. Nun, nach tber 20 erlebten Veranstaltungen, haben sich
diese in Neugier und Aufregung gewandelt.

Durch meine eigenen Erfahrungen fragte ich mich, was
junge Horer*innen mit dem Begriff zeitgendssische Musik asso-
ziieren und welche Gedanken ihnen beim Héren in den Sinn
kommen. Um mir ein reprasentatives Bild zu verschaffen, habe
ich eine schriftliche Umfrage unter teilnehmenden Schiler*innen
der Projektreihe »Open Young Ears< beim Ensemble Modern
durchgefiihrt. Dort treffen Schulklassen auf Komponist*innen
und Musiker*innen, um Hintergriinde musikalischer Prozesse
sowie mehr tber das Kreieren von Musik zu erfahren.

Das Ergebnis: Fiir 76 Prozent der insgesamt 84 Befragten
spielt Musik im Alltag eine groRe Rolle. Weniger als 5 Prozent be-
zeichnen sich als nicht offen gegenliber Musik, die sie nicht ken-
nen, und nur etwa 15 Prozent bestehen darauf, dass Musik fir sie
schdn oder harmonisch/tonal klingen muss. Somit kdnnte man
meinen, wesentliche Grundbausteine fiir einen »schmerzfreien«
Kontakt mit zeitgendssischer Musik seien bereits vorhanden.

Als ich die Jugendlichen um eine Beschreibung zeitgendssischer
Musik gebeten habe, fielen haufig die Worte: »unbekannt«, »un-
erwartet«, »interessant« und »irritierend«. Assoziationen, die da-
her riihren, dass musikalisch etwas Ungewohntes geboten wird;
etwas entgegen aller Erwartungen, die — bewusst oder unbe-
wusst —ins Konzert mitgebracht werden. Genau darin liegt der
Reiz. Denn auf die Frage, was zeitgendssische Musik interessant
und spannend macht, antworteten viele: die »Uberraschungs-
momente, die »Experimentierfreudigkeit« und besonders die
»Atmosphare«. Es wird anerkannt, dass »man was Neues auspro-
biert« hinsichtlich Struktur, Rhythmus, Instrumentation und da-
bei »Offenheit und Vielfalt« zuldsst. Gleichzeitig wird darauf
hingewiesen, dass in vielen Werken »sehr viel auf einmal« ge-
schieht; sie erscheinen als »abstrakte Konzepte, die oft Erklarung

Jugend und
zeitgenossische Musik?
Youth and

contemporary music?

Before | began my FSJ (voluntary social year) at Ensemble Modern,
I was unfamiliar with both the ensemble and contemporary music,
let alone having any sense of what it might sound like. At first
contact, | was overcome by two feelings: overwhelm and incom-
prehension. Now, after attending more than 20 events, these have
transformed into curiosity and excitement.

Based on my own experiences, | wondered what young
listeners associate with the term contemporary music and what
thoughts come to mind when they hear it. In order to gain a repre-
sentative picture, | conducted a written survey among participat-
ing pupils in the »Open Young Ears« project series at Ensemble
Modern. In this context, school classes meet composers and musi-
cians to learn about the background to musical processes as well
as the creation of music.

The result: for 76 per cent of the total of 84 respondents, mu-
sic plays an important role in everyday life. Fewer than 5 per cent
describe themselves as not open to music they do not know, and
only around 15 per cent insist that music must sound beautiful or
harmonious/tonal to them. One might therefore assume that es-
sential foundations for a »painless« encounter with contemporary
music are already in place.

When | asked the young people to describe contemporary
music, the words »unknowne«, »unexpected«, »interesting« and
»irritating« came up frequently. Associations that arise because
something musically unfamiliar is presented; something that runs
counter to all expectations that are — consciously or unconsciously —
brought into the concert. This is precisely where its appeal lies.

In response to the question of what makes contemporary music
interesting and exciting, many mentioned the »moments of sur-
prise«, the »willingness to experiment« and, in particular, the »at-
mosphere«. It is acknowledged that »something new is being tried
out« in terms of structure, rhythm and instrumentation, allowing
for »openness and diversity«. At the same time, it is pointed out
that in many works »a great deal happens at once«; they appear
as »abstract concepts that often require explanation«. The greatest
disruptive factor for young people is that contemporary music
often seems »difficult to understand-«.
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// 30 bendtigen«. Der grofte Storfaktor fur die Jugendlichen ist, dass
zeitgenossische Musik oftmals »schwer verstandlich« wirkt.
Viele dieser Eindriicke decken sich mit meinen Erfahrungen. Ich
gehe sehr gerne in Konzerte zeitgendssischer Musik —immer in
dem Wissen, Unerwartetes zu erleben. Einige Werke und Passa-
gen erinnern mich dabei an Filmkompositionen —durch ihre
aufgeladene Atmosphare, neu kreierte Klange und vor allem die
bildhafte, gerduschbetonte Musiksprache. Allerdings musste ich
feststellen, dass sich zeitgendssische Musik eben nicht genau be-
schreiben lasst. Dafiir gibt es eine zu starke Diversitat unter den
Werken. Ein einzelnes enttduschendes Konzert reprasentativ fir
die gesamte zeitgendssische Musik zu werten ist also ein Fehler —
den auch ich gemacht habe. Letztendlich wurde ich durch meine
Arbeit beim Ensemble Modern zu meinem Gluick gezwungen.
Eine gewonnene Erkenntnis aus meinem FSJ ist: Zeitgendssische
Musik ist ganz klar Konzertmusik. Musik, die man live erleben
muss, damit sie spurbar und greifbar wird. Ich muss sehen und
horen, wie die Instrumente gespielt werden, und ob sie prapa-
riert sind. Denn bei experimentellen Kldngen und befremdlichen,
andersartigen Gerauschen wird das Audiovisuelle wichtig. Auch
fir die Mehrheit der Befragten in meiner Umfrage wird zeitge-
nossische Musik genau dann interessant, wenn sie im Konzert
oder sogar partizipativ in Workshops erlebt wird —ein Gegenpol
zum heutigen alltaglichen Musikkonsum, insbesondere der
jungeren Generationen.

Mein Fazit: Zeitgendssische Musik ist generell erstmal eine
grolle Umstellung. Doch hier liegt kein Problem fiir junge Men-
schen, denn musikalische Neugier und das Interesse nach Un-
bekanntem und an Herausforderndem sind bei ihnen oftmals
vorhanden. Als Hiirde diirfte sich allerdings fiir viele erweisen,
Konzerte oder Workshops wirklich zu besuchen und die Musik
zu entdecken, ihr 6fters eine Chance zu geben. Im heutigen digi-
talen Zeitalter des Musikstreamings und allgemein teuren Ticket-
preisen stellt das sicherlich eine noch groRere Barriere dar als
noch vor einigen Jahren. Daher spielt gerade jetzt die Musikver-
mittlung dieses Genres flr Jugendliche eine noch gréRRere Rolle.
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Many of these impressions correspond to my own experiences.

I very much enjoy going to concerts of contemporary music —
always with the awareness that | will experience something
unexpected. Some works and passages remind me of film scores —
through their charged atmosphere, newly created sounds and,
above all, their vivid, noise-oriented musical language. However,
I have come to realise that contemporary music cannot be pre-
cisely described. There is simply too great a diversity among the
works. To regard a single disappointing concert as representative
of contemporary music as a whole is therefore a mistake — one
that I, too, have made. Ultimately, my work at Ensemble Modern
has, fortunately, compelled me to rethink this.

One insight | gained from my FSJ is: contemporary music is
clearly concert music. Music that must be experienced live in order
to become tangible and graspable. | need to see and hear how
the instruments are played, and whether they are prepared. With
experimental sounds and unfamiliar, unusual noises, the audio-
visual becomes important. For the majority of respondents in my
survey as well, contemporary music becomes interesting precisely
when it is experienced in concert or even participatively in work-
shops —a counterpoint to today’s everyday music consumption,
particularly among younger generations.

My conclusion: contemporary music is, at first, a major adjust-
ment. However, this does not pose a problem for young people,
as musical curiosity and an interest in the unknown and the chal-
lenging are often already present. For many, however, the real
hurdle is likely to be actually attending concerts or workshops and
discovering the music, giving it repeated chances. In today’s digital
age of music streaming and generally high ticket prices, this
undoubtedly represents an even greater barrier than it did a few
years ago. For this reason, music education in this genre is now
more important than ever for young people.
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PASCAL DUSAPINS
>PASSION< BEI DEN
SALZBURG.ER FESTSPIELEN

PASCAL DUSAPIN'S >PASSIONK
AT THE SALZBURG FESTIVAL

Der franzosische Komponist Pascal Dusapin hat
seine Leidenschaft fiir das Musiktheater nament-
lich im Titel seiner sechsten Oper zum Ausdruck
gebracht: »Passion« (2006—2008). Im Zentrum

des farbenreichen Werks stehen Gefiihle, zwischen-
menschliche Beziehungen und seelische Regungen.
Dusapin bezieht sich dabei auf Claudio Monte-
verdis »'Orfeo« (1606/07) sowie auf weitere

seiner Opern und knUlpft an jene Affekte an, mit
denen Monteverdi einst seine Figuren konturierte.
»Passion<ist in mehrfacher Hinsicht zeitlos: Zum
einen verzichtet das Libretto, das Dusapin gemein-
sam mit Rita de Letteriis verfasste, weitgehend auf
konkrete Handlungsablaufe und wirft stattdessen
in zehn lose gefligten Bildern einen Blick auf Ge-
flihlsregungen, die allen Menschen vertraut sind:
Angst, Freude, Schrecken, Entziicken, Schmerz,
Neugier und Begierde. Zum anderen heil3en die
Protagonist*innen schlicht »Er« und »Sie«, wodurch
das Werk eine universelle Dimension erhalt.
SchlieRlich verweisen die musikalischen Mittel ei-
nerseits auf eine Klangwelt, die an Alte Musik erin-
nert, entfalten andererseits jedoch ein ausgepragt
modernes Klangspektrum. >Passion< wurde 2008
unter Mitwirkung des Ensemble Modern beim
Festival d’Aix-en-Provence uraufgefiihrt und seither
unter anderem in Amsterdam, Paris, Lille und
Frankfurt prasentiert. Nun ist die Kammeroper
erneut konzertant zu erleben: am 23. Juli 2026 bei
den Salzburger Festspielen mit Sarah Aristidou (So-
pran), Georg Nigl (Bariton), der Schola Heidelberg
sowie dem Ensemble Modern unter der Leitung
von Franck Ollu und in der Klangregie von Thierry
Coduys. Das Ensemble Modern kehrt damit nach
2025 erneut zu den Salzburger Festspielen zuriick.
2020 erschien das Werk zudem beim Label Ensem-
ble Modern Medien. Die Produktion entstand in
Zusammenarbeit mit hr2-kultur und dem IRCAM.

—> DETAILS: KONZERTKALENDER
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Sarah Aristidou und
The French composer Pascal Dusapin expressed his Georg Nigl
ardour for musical theatre in the title of his sixth
opera: »Passion« (2006—2008). The colourful work
focuses on feelings, interpersonal relations and stir-
rings of the soul. Dusapin makes reference to Claudio
Monteverdi’s LOrfeo« (1606/07) and other operas,
elaborating upon those emotions which Monteverdi
employed to give his characters a sharper profile.
»Passion« is timeless in several ways: on the one hand,
the libretto, which Dusapin wrote together with Rita
de Letteriis, foregoes most concrete strains of action,
instead foregrounding feelings familiar to all human
beings in its ten loosely connected scenes: fear, joy,
dread, delight, pain, curiosity and desire. On the other
hand, the protagonists are simply referred to as »He«
and »She«, lending the work a universal dimension.
Finally, the musical means point to a sonic world
reminiscent of Early Music, while also unfolding a
decidedly modern sound spectrum. >Passion< was
given its world premiere in 2008 by Ensemble Modern
at the Festival dAix-en-Provence; since then, it has
been presented in Amsterdam, Paris, Lille and Frank-
furt, among others. Now the chamber opera can be
heard once again in concert: on July 23, 2026 at the
Salzburg Festival, where the cast includes Sarah
Aristidou (soprano), Georg Nigl (baritone), the Schola
Heidelberg and Ensemble Modern, conducted by
Franck Ollu and with sound designed and directed
by Thierry Coduys. Ensemble Modern thus returns
once again to the Salzburg Festival, following its
2025 appearance. In 2020, *Passion« was released on
the label Ensemble Modern Media, documenting
a co-production with hr2-kultur and IRCAM.

—> DETAILS: CONCERT CALENDAR



KURZ NOTIERT
BRIEFLY NOTED

- ENNSEMIBELE MIODERN

FOLAB FESTIVAL ‘
=U GAST IN MIEXIKO

FOR PERFORMING ARTS

Zwischen dem 28. September und 4. Oktober 2026
reist das Ensemble Modern nach Mexiko. Im Rah-
men des Festival CulturaUNAM in Mexiko-Stadt
sowie des Festival Internacional Cervantino (FIC) in
Guanajuato gibt es Workshops und Konzerte. Bereits
1984 war das Ensemble erstmals in Mexiko zu Gast,
2015 folgte die erste Einladung zum Festival Cervan-
tino. Das 2022 gegriindete Festival CulturaUNAM ist
das internationale Kunst- und Kulturfestival der
Universidad Nacional Auténoma de México (UNAM).
Als Plattform verbindet es die Universitat, Stadtge-
sellschaft und internationale Kunstszene. Das Kul-
turfestival FIC blickt auf eine tiber 5o-jahrige Ge-
schichte zuriick. Es wurde 1972 gegriindet und geht
auf eine Initiative des Dramatikers und Kulturver-
mittlers Enrique Ruelas zurlick, dessen Vision es war,
Theater im 6ffentlichen Raum zuganglich zu machen.
Das Gastspiel bietet eine besondere Gelegenheit,
den internationalen Dialog zwischen europaischen
und lateinamerikanischen Kiinstler*innen zu starken.
So gibt das Ensemble Modern an der Universitat
UNAM sowie beim FIC mehrere Workshops fiir
Instrumentalist*innen, die dem kiinstlerischen Aus-
tausch dienen und Einblicke in zeitgendssische Spiel-
techniken und das Repertoire der aktuellen Musik
vermitteln. Darliber hinaus prasentiert es in Konzer-
ten Werke international profilierter Komponist*innen,
die die Vielfalt zeitgendssischer Musik widerspie-
geln: Chaya Czernowin, Georg Friedrich Haas, Ted
Hearne, Clara lannotta, Jennifer Walshe, Vito Zuraj
und Diana Syrse. Ihre Arbeiten erkunden erweiterte
Klangraume jenseits traditioneller Tonalitat und be-
ziehen Gerausche, Elektronik, Raumklang sowie un-
konventionelle Spieltechniken mit ein. Die musikali-
sche Leitung libernimmt die chinesische Dirigentin
Xizi Wang, ehemalige Stipendiatin der Internationa-
len Ensemble Modern Akademie (IEMA).

—> DETAILS: KONZERTKALENDER

ENSEMBLE MODERN
IN MEXICO

Between 28 September and 4 October 2026, Ensem-
ble Modern will travel to Mexico. As part of Festival
CulturaUNAM in Mexico City and the International
Cervantino Festival (FIC) in Guanajuato, it will pre-
sent workshops and concerts. The ensemble first
visited Mexico in 1984, its first invitation to the Cer-
vantino Festival followed in 2015. Founded in 2022,
Festival CulturaUNAM is the international arts and
culture festival of the Universidad Nacional Autdno-
ma de México (UNAM). As a platform, it connects
the university, urban society and the international
arts scene. The cultural festival FIC looks back on a
history of more than 50 years. It was founded in 1972
and originated from an initiative by the playwright
and cultural mediator Enrique Ruelas, whose vision
was to make theatre accessible in public spaces.

This guest appearance offers a valuable opportunity
to strengthen international dialogue between Euro-
pean and Latin American artists. Ensemble Modern
will therefore present several workshops for instru-
mentalists at UNAM and the FIC, fostering artistic
exchange and providing insights into contemporary
performance techniques and contemporary music
repertoire. In addition, the ensemble will present
works by internationally renowned composers in
concerts reflecting the diversity of contemporary
music: Chaya Czernowin, Georq Friedrich Haas, Ted
Hearne, Clara lannotta, Jennifer Walshe, Vito Zumj
and Diana Syrse. Their works explore expanded sonic
spaces beyond traditional tonality, incorporating
noise, electronics, spatial sound and unconventional
playing techniques. Musical direction will be by the
Chinese conductor Xizi Wang, a former fellow of the
International Ensemble Modern Academy (IEMA,).

—> DETAILS: CONCERT CALENDAR

FOLAB FESTIVAL

FOR PERFORMING ARTS

Was ist eigentlich das Frankfurt LAB? Beim F°LAB
Festival vom 1. bis 4. Oktober 2026 bietet sich die
beste Gelegenheit, genau das herauszufinden. An
vier prall gefiillten Tagen erwartet das Publikum ein
vielfaltiges Programm aus Performance, Tanz und
zeitgendssischer Musik. Tanzer*innen der Dresden
Frankfurt Dance Company prasentieren eigene Ar-
beiten; Studierende der Hochschule fiir Musik und
Darstellende Kunst Frankfurt sowie verschiedener
Studiengange der Hessischen Theaterakademie zei-
gen eigene Projekte. Das Kiinstler*innenhaus Mou-
sonturm bringt Gastspiele aus der freien Szene ein.
Das Ensemble Modern —die flinfte Partnerinstituti-
on des Frankfurt LAB —ist mit zwei Veranstaltungen
vertreten: Am 3. Oktober trifft zeitgendssische
Musik auf freien Jazz. Gemeinsam mit der NDR
Bigband prasentiert das Ensemble ein Konzertpro-
gramm mit Eigenkreationen zwischen notierter
Musik und Improvisation, das im April 2025 in
Hamburg entstand und nun erstmals in Frankfurt
zu erleben ist. Am 4. Oktober ist der Meisterkurs

»epoche_f international< zu Gast beim F°LAB Festival.

Jedes Jahr erhalten liber 20 junge Preistrager*innen
nationaler und internationaler Jugend-Musikwett-
bewerbe die Moglichkeit, sich in zeitgendssischer
Musik weiterzuentwickeln. Hierfiir arbeiten sie eine
Woche lang in der Landesmusikakademie Nieder-
sachsen in Wolfenbuttel mit Musiker*innen des
Ensemble Modern als Dozent*innen. Die Ergebnisse
werden 2026 beim F°LAB Festival in Frankfurt, in
Wolfenblttel und Linz prasentiert. Das Frankfurt
LAB, auf dem ehemaligen Fabrikgelande in der
Schmidtstralle 12 gelegen, ist ein lebendiger Ort
des kiinstlerischen Austauschs. Besucher*innen
des F°LAB Festivals erleben die zeitgendssischen
darstellenden Kiinste in all ihren Facetten — erganzt
durch zahlreiche Gelegenheiten zum Feiern und
Vernetzen.

www.frankfurt-lab.de

i

What exactly is Frankfurt LAB? The F°LAB Festival
from 1to 4 October 2026 offers the perfect opportu-
nity to find out. Over four densely packed days,
audiences can expect a diverse programme of perfor-
mance, dance and contemporary music. Dancers
from the Dresden Frankfurt Dance Company present
their own works; students from the Frankfurt Univer-
sity of Music and Performing Arts as well as various
programmes of the Hessian Theatre Academy pre-
sent their own projects. Ktinstler*innenhaus Mouson-
turm presents quest performances from the inde-
pendent scene. Ensemble Modern — the fifth partner
institution of Frankfurt LAB — is represented by two
events: on 3 October, contemporary music meets free
Jazz. Together with the NDR Bigband, the ensemble
presents a concert programme featuring original
works that move between notated music and im-
provisation, created in Hamburg in April 2025 and
now performed in Frankfurt for the first time. On

4 October 2026, the masterclass epoche_f interna-
tional« will be presented at the F°LAB Festival. Each
year, more than 20 young prizewinners of national
and international youth music competitions are giv-
en the opportunity to further develop their skills in
contemporary music. To this end, they work for one
week at the Lower Saxony State Music Academy in
Wolfenbiittel together with musicians from Ensem-
ble Modern as docents. In 2026, the results will be
presented at the F°LAB Festival in Frankfurt, Wolfen-
biittel and Linz. Frankfurt LAB, located on the former
factory premises at SchmidtstrafSe 12, is a vibrant site
of artistic exchange. Visitors to the F°LAB Festival
experience contemporary performing arts in all their
facets —complemented by numerous opportunities
to celebrate and network.

www.frankfurt-lab.de
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