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wo Musik erklingt, entsteht Raum – eine metaphysische  
Sphäre, die Menschen in der Auseinandersetzung mit 
Klängen verbindet und sie in Schwingung versetzt.  
Die Art und Weise, wie sich dieser Raum physisch  
manifestiert, ist untrennbar mit gesellschaftlichen Im-
plikationen verbunden. Wird Musik in der Unterführung 
einer U-Bahn-Haltestelle gespielt oder im opulent ge-
schmückten klassizistischen Theater? Wer hat Zugang 
zu diesem Raum, wie ist er erreichbar, wie können sich 
Menschen darin bewegen? Ist er statisch oder mobil, 
dauerhaft oder temporär, geschlossen oder offen, ein-
ladend oder unnahbar? 
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Katharina von Radowitz / Alexander von Nell, Geschäftsführung NJO

Eine Entscheidung für oder gegen einen bestimmten 
Raum setzt Musik in einen gesellschaftlichen Kontext 
und schafft bewusst – oder unbewusst – eine Rahmung. 
Der Umgang mit Räumen kennzeichnet das Verhältnis 
zur diversen Gesellschaft, die von vielen musikalischen 
Akteur:innen längst ganz neu in den Mittelpunkt ihrer 
Arbeit gerückt ist. Beispiele wie das Foyer Public am 
Theater Basel, die Neuausrichtung des Beethovenfest 
Bonn oder die Zukunftsbehauptung eines Opernneu-
baus „für alle“ in Düsseldorf markieren diesen Anspruch 
und machen deutlich, dass das NJO nicht alleine dasteht 
in seiner Proklamation, dass Musik ihren Platz am „Puls 
der Gesellschaft“ aktiv einnehmen muss. 

„Raum!“ ist daher das Thema dieses Heftes, das mit  
seinen vier Hauptbeiträgen zur Beschäftigung mit  
Fragen der räumlichen Gestaltung und gesellschaftli-
chen Verortung von Musik einlädt und weitere Themen 
und Aktivitäten des NJO-Kosmos vorstellt.

Die Auseinandersetzung mit unterschiedlichen Orten,  
die Rolle als Gastgeber und das Wechselspiel mit ver-
schiedenen Publika beschäftigt das Ensemble Resonanz 
seit seiner Gründung. Mit dem resonanzraum eröffne-
te es 2014 den ersten „urbanen Kammermusiksaal“  
im Herzen St. Paulis. Die Musikjournalistin Susanne  
Bánhidai nimmt uns mit an die Spielorte des Ensem-
bles, das auch in der Elbphilharmonie zuhause ist. 

Mit der Bewilligung ihres Neubaus erhält die Düssel-
dorfer Rheinoper nicht nur die Chance, ein Haus für 
Musiktheater zu errichten, sondern sich auch neu für die 
Bevölkerung zu öffnen. Im Rahmen einer Denkwerkstatt 
brachten die Junge Oper am Rhein und das NJO im März 
Musikvermittler:innen und Musiktheaterpädagog:innen 
mit Expert:innen aus Architektur, Szenografie und  
Regie zu einem kreativen Austausch über die Gestal-
tung von Räumen für junges Musiktheater zusammen. 
Dem vorgeschaltet waren Workshops mit über 140 
Schüler:innen, die mit dem architekturpädagogischen 
Team der Kleinen Baumeister ihre Visionen für das neue 
Operngebäude entwickelten. Tamara Schmidt fasst in 
ihrem Report Prozess und Ergebnisse zusammen. 

Raum ist mehr als Raum – Franziska Ritter ist Projekt-
leiterin des digital.DTHG sowie u.a. Mitentwicklerin der 
Sommerkonzerte Volkenroda, die sich als Festival zwi-
schen Musik und Architektur positionieren. Sie kommt 
mit uns ins Gespräch über die Möglichkeit, an unter-
schiedlichsten realen wie virtuellen Orten Begegnungen 
zwischen Musik und Menschen zu initiieren. 

Räume geben der Musik ihren Ort, beheimaten sie. 
Bernhard König öffnet mit seinem Beitrag den Blick auf 
die weltweite Bedrohung musikalischer Infrastruktur 
angesichts des Klimawandels. Er zeigt, wie abhängig 
das Musikleben von einem intakten Klima ist und ruft zur 
Entwicklung einer musikalischen Ökoroutine auf. 

Als Netzwerk haben wir in den vergangenen Jahren 
zwar keinen Raum gebaut, aber Orte geschaffen, für 
dynamischen Austausch und wegweisende Impulse. 
Das NJO wird 15 und wir sind voller Freude darüber, 
eine einmalige Struktur entwickelt zu haben, die so viele  
Menschen und Institutionen miteinander verbindet. Wir 
bedanken uns für die vielen Glückwünsche, die uns 
erreicht haben. Antworten zu finden, wie Musikleben 
am Puls der Gesellschaft zeitgemäß und zukunftsfähig  
gestaltet werden kann, ist aktuell so nötig wie nie und 
wir blicken mit Spannung auf die nächsten Jahre.

Wir wünschen Ihnen eine anregende Lektüre! 
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Resonanz – von lateinisch „resonare“ (widerhallen) –  
bedeutet in Physik und Technik das Mittönen eines 
Körpers in der Schwingung eines anderen Körpers. Im 
soziologischen Sinne beschreibt der Begriff eine Bezie-
hung, in der beide Seiten sich wechselseitig anregen.  
Diesen Namen wählte 1994 eine Gruppe von Mitglie-
dern der Jungen Deutschen Philharmonie in Frankfurt 
am Main für ihr Ensemble. 2002 siedelte sich das En-
semble Resonanz in der Hansestadt Hamburg an, um 
seitdem in der gesamten Stadt Resonanz zu erzeugen 
und zu erfahren – in vielen unterschiedlichen Räumen.
Mit seinen Programmen zwischen Klassik und Moder- 
ne, Tradition und Clubkultur, mit Angeboten für alle –  
seien es Babys oder Senior:innen, Tourist:innen, 
Kenner:innen oder Party-Volk – bringt es die Stadt und 
ihre Bewohner:innen zum Schwingen, nicht nur da, wo 
man es erwartet. Als Ensemble in Residence verortete 
sich das Ensemble Resonanz zunächst in der Laeiszhalle,  
später in der Elbphilharmonie und setzte schon mit 
seiner Binnenstruktur neue Akzente (nicht nur) in der 
hanseatischen Musiklandschaft: Die 18 Musiker:innen 
arbeiten bewusst ohne feste Dirigent:innen und legen 
Wert auf eine demokratische Organisation. Innovative 
Konzertformate wie „urban string“ wurden eines ihrer  
Markenzeichen. 2014 schenkte sich das Ensemble  
einen eigenen Konzert- und Probensaal, den resonanz-
raum in einem Hochbunker. 

Der resonanzraum – 
Bunkerbau mit Potenzial
Der ehemalige Flakbunker IV an der U-Bahn-Haltestelle  
Feldstraße liegt mitten „auf“ St. Pauli, neben dem 
Heiligengeistfeld. Nebenan baut sich dreimal im Jahr 
der „Hamburger Dom“ auf, Fangesänge des Fußball-
Clubs St. Pauli im Millerntor-Stadion sind in Hörweite. 
Amüsierviertel wie die Reeperbahn und die „Schanze“ 
sind gute Nachbarn. Der denkmalgeschützte Bau ragt 
mit seinen über 40 Metern Höhe als unübersehbares 
Mahnmal empor. Nach dem Zweiten Weltkrieg wurde 
er zum „Medienbunker“ umgewandelt, später wurde 
er Anlaufpunkt für Kreative und ein Cluster für Musik,  
welches die Hamburg School of Music sowie einen  
riesigen Musikalienhandel und den Club Uebel & Ge-
fährlich vereinte.

Realisiert hat den resonanzraum das Hamburger Büro 
pfp architekten. Detlef Junkers, einer der Architekten, 
schwärmt noch heute von der fruchtbaren Zusam-
menarbeit: „Das war eines der schönsten Projekte, die 
wir ausführen durften. Menschlich wie architektonisch  
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außergewöhnlich.“ Tobias Rempe, Artistic & Managing 
Director des Ensembles, folgte mit seiner Anfrage einer 
Empfehlung, denn pfp ist ein kulturaffines Büro. „Drei-
viertel unserer Umsätze generieren wir mit Theater-
bauten und Konzertsälen. Alles, was mit Licht, Musik 
und Klang zu tun hat, ist unser Ding.“ 

Das Ensemble Resonanz hatte lange nach einer Heim-
stätte gesucht und beim Bunkerbau sofort ein gutes 
Gefühl. Bis zum resonanzraum war es jedoch noch ein  
weiter Weg, und die Architekt:innen brauchten viel  
Vorstellungskraft. Als sie den Raum betraten, fanden 
sie alles andere als einen Ort zum Resonieren. Ab-
gehängte Decken und ein doppelter Hohlraumboden 
vermittelten zunächst eine wenig offene Aura. „Wir 
haben uns den Raum sofort entkleidet vorgestellt und 
wollten den Beton freilegen.“ Aus vielen Ideen schälte  
sich dann ein Konzept mit flexiblen Türen heraus. 
Neben der Raumgestaltung stellte sich auch die Frage  
nach den klanglichen Möglichkeiten. Die massive Sub-
stanz und die schallharte Oberfläche des Materials 
flößten Musiker:innen wie Akustiker:innen Respekt ein. 
Doch bei ersten Testspielen stellte sich heraus, dass  
man klanglich nicht viel nachregeln musste. Eine Akus-
tik, die vielen Arten von Klang und auch elektronisch 
verstärkter Musik gerecht wird, war von vornherein 
gegeben. 
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Der kompakte Bau mit unkompliziertem Charme und 
schnörkelloser Ästhetik bietet heute viel Raum für 
kreatives Gestalten. Die einzige Extravaganz ist eine 
große Lampe aus Plastikflaschen. Die dicken Mauern 
erinnern stets daran, wo man sich befindet. Tim-Erik 
Winzer ist dramaturgischer Vorstand des Ensembles. 
Die Programme der eigenen Konzertreihen entwickelt 
ein Dramaturgie-Team selbst, koordiniert die Bedürf-
nisse der Veranstalter und Solist:innen. Wenn das  
Ensemble auf Gastspielreise geht, hat Winzer viele 
Fragen bezüglich des Raums: „Wie hoch ist er, wo sitzt 
das Publikum – all das spielt eine Rolle bei der Aus-
wahl sowohl der Musikstücke, als auch der Besetzung. 
Manchmal reichen weniger Instrumente für die gleiche 
Musik in einem anderen Saal.“

Der resonanzraum ist als Kammermusiksaal gedacht. 
Bis auf die gute Akustik hat er wenig mit einem klassi-
schen Konzertsaal gemeinsam. „Wir haben uns einen 
Raum geschaffen, der mit der Musik und allem, was 
wir an künstlerischen Äußerungen machen, korrelieren 
kann – verstärkend oder kontrastierend. Wir können so 
tun, als wäre er ein klassischer Konzertsaal, ein Club 
oder eine Galerie.“ Hier finden Formate wie „urban 
string“ statt, die neue Erfahrungs- und Erlebnisräume 
rund um die Konzertprogramme eröffnen.  Die Reihe 
sprengt einmal im Monat mit einem neuen Programm 
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den Rahmen eines traditionellen Konzertbesuchs. 
Man kann an der Bar stehen, sitzen oder hinterher 
verweilen. „Wir laden an den Küchentisch unseres  
Zuhauses und erzählen unsere Geschichte zur Musik“,  
so die Geigerin Juditha Haeberlin, die die Reihe ge-
meinsam mit drei weiteren Ensemble-Mitgliedern  seit 
langem betreut. 

Seit 2020 wird der Bunker abermals umgedeutet. Ein 
Überbau mit einem Hotel und Gartenanlagen soll ab 
2022 neue Impulse an die Feldstraße bringen. Inwie-
weit das den Ort beeinflussen wird, bleibt abzuwarten. 
Fest wie Beton steht aber die große Beliebtheit des  
resonanzraums bei Ensemble wie Publikum.

An vielen Orten 
zuhause – die Zeit vor 
dem resonanzraum
Für das Ensemble gab es ein raum-reiches Leben 
schon vor dem Einzug in den Bunker. Zwei Busstatio- 
nen entfernt befindet sich die traditionelle Laeiszhalle,  
wo das Heimischwerden in Hamburg begann. Die 

Reihe „urban string“ keimte wiederum im Haus 73, 
einem studentischen Kulturzentrum auf dem Schulter-
blatt im Schanzenviertel, direkt neben der Roten Flora,  
dem symbolträchtigen Ort der Autonomen-Szene 
Hamburgs. „In einer Straße, die lebt. Wenn man die 
Fenster aufmacht, ist es laut“, erinnert sich Haeberlin 
begeistert. 2014 zog „urban string“ mit in den Bunker, 
denn auch für diese Reihe wurde der resonanzraum 
konzipiert. Von seinem besonderen Ambiente fühlten 
sich typische Klassikhörer:innen ebenso angesprochen, 
wie Clubgänger:innen. Unterschiedliches Publikum an-
zulocken, gelingt dem Ensemble Resonanz eben auch, 
weil es die Stärken der Räume erkennt und nutzt. 

Auch die Qualitäten der „Kleinen Laeiszhalle“ wissen  
die Musiker:innen zu schätzen. „Wenn wir dort spielen, 
in diesem Charme der 50er-Jahre mit Holzvertäfelung 
und Publikum auf dem Balkon, ist es ein bisschen, wie 
nach Hause kommen.“ Auch die Reihe „Ferne Klänge“,  
die das Ensemble Resonanz für demenzkranke Men-
schen und ihre Angehörigen realisiert, profitiert von den 
Jahren, die das Gebäude mitbringt. Dass die Erinnerung 
nicht nur durch die bekannte Musik, sondern auch durch 
den Raum aktiviert wird, ist die Idee dahinter. 
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Susanne Bánhidai studierte Musikwissenschaft 
und Finnougristik in Hamburg und Budapest. 
Zunächst arbeitete sie als Dramaturgin und 
Pressereferentin am Stadttheater Gießen und am 
Konzerthaus Dortmund, wo sie weitere redaktionelle 
Erfahrungen sammelte. Anschließend wandte sie 
sich der Musikvermittlung zu, leitete die Theater-
pädagogik am Staatstheater Darmstadt und 
arbeitete für die Staatsoper Hamburg sowie als 
Lehrkraft an Schulen. Seit 2001 ist sie außerdem 
als freie Autorin und Redakteurin für verschiedene 
Auftraggeber tätig wie z.B. für den Reclam Verlag, 
die Kammerphilharmonie Bremen, die Elbphilhar-
monie und Laeiszhalle und für das Kammermusikfest 
Lockenhaus. Seit 2018 leitet sie die Redaktion von 
concerti.

Susanne 
Bánhidai 

9   

Seit der Eröffnung der Elbphilharmonie residiert das 
Kollektiv im Kleinen Saal des Gebäudes in der Hafen-
City. In diesem Raum, der eine klassische Aufteilung 
von Bühne und Publikum bedient, sei es besonders 
wichtig, die Schwelle zum Publikum durchlässig zu  
halten. Auch dort gestalten die Musiker:innen den 
Raum für jedes Programm neu: mit Projektionen,  
Installationen oder Bewegungen in den Saal. Residenz-
orchester an der Elbphilharmonie zu sein, ermöglicht 
dem Klangkörper, zeitnah drei Mozart-Sinfonien im 
Großen Saal zu spielen und wenig später Performatives  
im resonanzraum. Das Konzerthaus ist sein zweiter Pol 
neben dem Zuhause auf St. Pauli. 
 
Unabhängig von den enormen Möglichkeiten der bei-
den Haupthäuser Laeiszhalle und Elbphilharmonie war 
es den Mitgliedern des Ensembles immer ein großes 
Anliegen, direkt in die Hamburger Stadtteile zu gehen. 
Besonders Konzerte für Schwangere und Babys finden 
in Bürgerhäusern der Peripherien der Hanse-Metropole  
statt – und natürlich auch für die Menschen auf  
St. Pauli. Hier wird der Raum den Bedürfnissen des 
Publikums angepasst: Eltern brauchen eine entspannte 
Atmosphäre, Krabbelmatten, Plätze für Kinderwagen 
und einen kurzen Anfahrtsweg. 

Der digitale Raum 
März 2020: Die Corona-Pandemie nahm ihren Lauf. 
Während der Lockdown-Phasen blieben die Räume  
vielerorts ohne Resonanz. Oder sie wurden Augangs-
punkt für die Erschließung des digitalen Raums, dem  
eine neue Bedeutung zukam. Eine Flut an Streaming-
Angeboten schwappte in die häuslichen Wohn- und 
Arbeitszimmer. „Davon hat uns vieles nicht überzeugt.  
Es war uns nicht genug, ein Konzert mit der Kamera  
aufzunehmen. Wir wollten Möglichkeiten nutzen, die  
man sonst nicht hat, z.B. mit Überblendungen und 
Schnitten die Kunstform Film einzubinden“, berichtet  
Tim-Erik Winzer. Das Ensemble Resonanz hat diese  
Perspektive mit seiner Plattform „resonanz digital“  
ohnehin schon vor der Pandemie für sich entdeckt.  
Dennoch beschreibt Winzer die Zeit als bereichernd,  
weil viele Ideen erst dadurch Umsetzung fanden.  
„Das Digitale bleibt ein zusätzlicher Raum“ – für Men-
schen auf St. Pauli, ganz Hamburg und weit darüber 
hinaus.  
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Gibt man jungen Menschen eine Stimme, können sie 
ihre Wünsche an ein Operngebäude der Zukunft klar 
und mit aller Ernsthaftigkeit formulieren. Sie wollen im 
Opernhaus einen Platz haben, der an ihre Lebensreali-
täten angepasst ist. Sie wollen aber auch mitgestalten 
und als Akteur:innen anerkannt werden. Ein Opern-
haus ist für sie mehr als lediglich das Ziel eines Klas-
senausflugs, sondern ein Raum für gemeinschaftliches 
Erleben und künstlerische Begegnung.

Was die circa 140 befragten jungen Düsseldorfer:innen 
im Rahmen eines Workshops anlässlich des geplanten 
Opernneubaus für die Deutsche Oper am Rhein entwi-
ckelt haben, wurde in der Denkwerkstatt „Räume für 
junge Oper – wo spielt das Musiktheater der Zukunft?“ 
in Kooperation mit dem NJO weitergeführt, die im März 
2022 im Rahmen der Konferenz „Auf die Ohren, fertig,  
los!“ der Jungen Opern Rhein-Ruhr stattfand. In Kurz-
workshops kamen Akteur:innen aus Dramaturgie und 
Vermittlung mit Expert:innen aus Architektur, Szeno- 
grafie und Regie in einen gemeinsamen Prozess  
bezüglich der Frage: Wie müssen die räumlichen Vor- 
aussetzungen für die Begegnung zwischen jungen 
Menschen und Musiktheater gestaltet sein?

Best of Magazin #9  Raum!

Räume für 
junge Oper

Wo spielt das 
Musiktheater 
der Zukunft?

Schüler:innen kreieren im Workshop der Kleinen Baumeister „ihr“ Opernhaus

„Ein Kinderspielraum für uns!“

„Neben der Treppe im 
Opernfoyer soll es eine kleine 

Röhrenrutsche geben!“ 

„Im Außenbereich freie Flächen 
zum Zusammenkommen!“
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Zukunftsfähiges 
Musiktheater
Diese Frage weitet den Blick auf Musiktheater nicht nur 
als physischen, sondern auch als künstlerischen, sozialen  
und gesellschaftlichen Raum: Wie kann ein Opernhaus 
seinen meist repräsentativen Platz in der Stadt nutzen, 
um ein Ort der Identifikation der Stadtgesellschaft zu 
werden? Welche Räume werden von wem bespielt, 
damit jungen Menschen Teilhabe ermöglicht wird?  
Welche Qualitäten muss ein Raum haben, der künstle-
rische Begegnungen zulässt? Diese Fragen implizieren 
einen Drang nach Veränderung sowie das Bedürfnis, 
Selbstverständlichkeiten zu hinterfragen und künstleri-
sche wie strukturelle Traditionen mit einer zeitgemäßen  
und zukunftsgerichteten Perspektive auszuloten. Es 
lohnt sich, nicht nur einen Blick auf die räumlichen An-
forderungen, sondern auch auf die Selbstverständnisse 
dahinter zu blicken, denn aus der Haltung ergibt sich die 
Form. Welche Rolle wird jungen Menschen zugeschrie-
ben? Welcher Grad an Partizipation wird ermöglicht? 
Welcher Blick auf die Kunst leitet das Handeln?

Perspektiven wechseln
Der Workshop mit Architekturpädagogin Jessica Wal-
dera und Architektin Christa-Maria Klein von den Kleinen  
Baumeistern ließ die Perspektiven des jungen Publi-
kums einfließen – und zwar im Wortsinn. Was sehen sie, 
wenn sie ins Opernhaus kommen? Wie nehmen sie das 
Geschehen auf der Bühne wahr? Begibt man sich auf 
die Augenhöhe derer, an die man sich richtet, fällt auf, 
warum manche Strukturen nicht funktionieren: Größen- 
verhältnisse verschieben sich, die Foyerbar wird zur 
endlosen Wand, statt des Waschbeckens sieht man  
lediglich die schmutzigen Rohre darunter. Es werden  
Wickeltische benötigt, Übergangsräume fürs Ankommen  
oder die Nähe des Publikums zum Bühnengeschehen. 

Der Workshop von Szenografin Franziska Ritter vom 
digital.DTHG erweiterte den analogen um den digita-
len Raum und ergründete, wie vielfältig Raum gestaltet 
werden kann, wenn menschliche Beziehungen im Mittel-
punkt stehen: Er kann zu einem modularen Ort werden, 
der verschiedene Bedürfnisse abdeckt und persönliche 
Bezüge herstellt. Sein durch Materialität und Qualität  
großes Anregungspotenzial lässt Beziehungen und 
Gemeinschaft entstehen und lädt zur Aneignung ein. 
Bindet man vielfältige Perspektiven unterschiedlicher 
Nutzer:innen ein, führt das zu mehr Inklusion – nicht nur 
bezüglich junger Menschen.

Stadtraum 
Musiktheater
Exklusion entsteht jedoch nicht allein auf physischer 
Ebene. Räume können Machtverhältnisse definieren 
sowie ein Drinnen und Draußen konstruieren, das 
mit sozialem Status und Habitus verbunden ist. Dies 
lösen Musiktheaterschaffende, indem sie physisch 
wie gedanklich Raumgrenzen überschreiten. Sie ver-
lassen den sicheren Hafen Opernhaus, vernetzen 
sich mit städtischen Institutionen und begeben sich 
an Alltagsorte wie Fußgängerzonen oder Kitaräume.  
Vertreter:innen diverser Communitys werden zu Co-
Produzent:innen und Darsteller:innen partizipativer 
Formate. Im Workshop mit Michaela Dicu, künstleri-
sche Leiterin des mobilen Formats UFO – Junge Oper 
Urban der Deutschen Oper am Rhein, wurde deutlich, 
dass mit partizipativen Prozessen Musiktheater zum 
Resonanzraum der Stadtgesellschaft werden kann: 
Musiktheater verbindet sich mit sozialen Realitäten 
und bekommt gleichzeitig neue Impulse, die auf die 
Kunstform und Institution zurückwirken – in Form von 
Themen, Formaten und Erzählweisen. Transformation 
findet nicht auf Einbahnstraßen statt, sondern in einem 
lebendigen Miteinander, das alle Seiten in Bewegung 
bringt.

Ehrliche 
Partizipation
Werden die formulierten Wünsche der jungen 
Düsseldorfer:innen in den weiteren Planungsprozess 
für den Opernneubau einfließen? Ehrliche Partizi- 
pation beinhaltet die transparente Kommunikation  
bezüglich ihrer Motive, Ziele und ihres Wirkungsradius.  
Beteiligung mit transformativem Anspruch ist kein 
Appendix zum Kerngeschäft. Sie ist vielmehr gleich-
berechtigter Grundbestandteil von Musiktheater mit 
breiter Rückwirkung auf die Kunstform und Institution. 
Hierfür braucht es Ressourcen und eine Umvertei-
lung von Zeit, Finanzen, Personal und Sichtbarkeiten. 
Stückentwicklungen mit Amateur:innen beanspruchen 
beispielsweise transdisziplinäre Teams, darstellerische 
Anforderungen an Musiker:innen oder flexible Räume 
für direkte Begegnungen. Kollaborative Produktionen 
mit Bürger:innen der Stadt benötigen eine eigene Zeit-
lichkeit, da sie auf langfristigen Beziehungen fußen 
statt auf der klassischen sechswöchigen Produktions-
gemeinschaft vor einer Premiere. 
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Tamara Schmidt studierte Kulturwissenschaften und 
ästhetische Praxis an der Universität Hildesheim 
sowie berufsbegleitend musik.welt – Diversität in 
der musikalische Bildung am center for world music 
Hildesheim/Hannover. Anschließend leitete sie an 
verschiedenen Opernhäusern die Kinder- und 
Jugendsparte, zuletzt von 2015 bis 2021 die Junge 
Deutsche Oper der Deutschen Oper Berlin. Seit 
Sommer 2021 ist sie Wissenschaftliche Mitarbeiterin 
an der Hochschule für Musik, Theater und Medien 
Hannover. Außerdem arbeitet sie freiberuflich als 
Musik(theater)vermittlerin, künstlerische Projektleiterin 
und Dramaturgin und ist als Dozentin an Hochschulen 
und Instituten in der Aus- und Weiterbildung tätig. 

Tamara
Schmidt

Raum 
schaffen
Partizipative Prozesse brauchen Räume, die explizit 
zur Verfügung gestellt werden. Es reicht nicht aus, die 
Tür zu öffnen oder Einladungen an junge Menschen 
auszusprechen. Erst ein aktives Mitsprache- und Ge-
staltungsrecht sowie ihre Einbindung als Expert:innen 
und künstlerisch Handelnde auf Augenhöhe ermög- 
lichen Teilhabe und Inklusion. Solche durchlässigen 
Öffnungsprozesse bringen Veränderungen mit sich, 
deren Ende nicht unbedingt absehbar ist. Vorausset-
zung ist daher Mut, sich auf gemeinsame Prozesse  
einzulassen und Experimentierräume zu betreten. Dies 
kann zu Musiktheater führen, das in Aushandlung mit 
ästhetischen, gesellschaftlichen und strukturellen Di-
mensionen nachhaltige Veränderungen erfährt.

Die Denkwerkstatt hat gezeigt, wie notwendig eine Aus-
einandersetzung mit den räumlichen Voraussetzungen 
für Musiktheater ist. Das bedeutet aber nicht, dass es 
unbedingt nötig ist, neue Häuser zu errichten. Vielmehr 
geht es um ein mutiges Ausloten vorhandener Struktu-
ren und die Frage, wie diese gestaltet werden können. 
Die interdisziplinäre Zusammenarbeit mit Expert:innen 
aus Architektur, Stadtplanung, Szenografie und Techno- 
logie kann hier entscheidende Impulse geben.
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Mit einem Video-Beitrag nahm der Creative Guide, 
Architekt und Referent Aat Vos an der Denkwerkstatt 
„Räume für Junge Oper“ im Rahmen der Konferenz 
Junge Opern Rhein-Ruhr teil. Mit mehr als 35 Jahren 
Erfahrung in der Gestaltung von Bibliotheken und an-
deren öffentlichen Räumen entwickelte Aat Vos eine 
einzigartige Perspektive auf Orte mit einem öffentli-
chen Programm.

Er ist Kreativdirektor der Firma includi mit Sitz im nie-
derländischen Groningen. Gemeinsam mit seinem 
Team verfolgt er eine klare Mission: die Stärkung und 
Revitalisierung der modernen Gesellschaft. Das in-
cludi-Team tut dies durch gründliche Forschung, die  
Entwicklung von dedizierten Tools, die Durchführung 
von Schulungen und Workshops sowie durch die 
Schaffung und Gestaltung inklusiver Dritter Orte in 
ganz Europa und anderen Teilen der Welt. Das Ziel von 
includi ist, dass Menschen sich in öffentlichen Verwal-
tungsgebäuden, Gemeinden, Bibliotheken, Theatern, 
Universitäten und an anderen öffentlichen Orten wohl 
und gut aufgehoben fühlen. Auf diese Weise leistet 
includi einen nachhaltigen Beitrag zur sozialen Infra-
struktur des modernen Gemeinwesens. Inklusion zu 
fördern und voranzutreiben ist daher das Leitmotto 
von includi. 

Das includi-Team arbeitet derzeit an Projekten für das 
Musikviertel in Enschede, das deutsch-französische 
Kulturzentrum in Ramallah, die Stadtbücherei Fried-
richsdorf und viele andere spannende Auftraggeber.    

/ includi.com

Musik ist die Stimme der Seele 

Musik verbindet – 
Musik ist der Klang der Hoffnung

Musik ist die ukrainische Nationalhymne
die auf einem leeren Platz in Kiew erklingt

Ein Gebäude für Musik 
Das Opernhaus der Zukunft 

ist auch ein Gebäude für Hoffnung 

In diesem Gebäude liegt auch 
die Stimme meiner Seele. Das Gebäude 

soll in meine Haut hineindringen 

Sie muss so sein wie ich: 
kein Institut, nicht elitär, nicht abgehoben – 

aber persönlich, zugänglich 
wandelbar, imperfekt

Das Opernhaus wird meins 
Mit meiner Musik und der 

Verkörperung meiner Hoffnung.
März 2022

Mein 
Opern-

haus  
 Eine Vision 
von Aat Vos 
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Franziska Ritter im Gespräch mit 
Katharina von Radowitz

In ihrem Kompetenzbereich digital.DTHG erforscht 
die Deutsche Theatertechnische Gesellschaft Po-
tenziale digitaler Technologien für das Theater und   
vernetzt sich mit zahlreichen Protagonist:innen der 
Theaterlandschaft. Gemeinsam mit Pablo Dornhege 
hast Du vor zwei Jahren digital.DTHG gegründet und
das Forschungsprojekt „Im/material Theatre Spaces – 
Augmented and Virtual Reality for Theatre“ geleitet. 
Du hast Architektur studiert, lehrst an der TU Berlin, 
spielst exzellent Querflöte, bist Szenografin und Teil 
des Leitungsteams der Sommerkonzerte Volkenroda,  
das sich als Festival zwischen Musik und Raum  
versteht. Du bist also eine virtuose Grenzgängerin 
zwischen verschiedenen Sphären: Architektur und 
Musik, Festival und Universität, Digital und Analog ... 
Was daran begeistert Dich?

Die Vielfalt, das Verbinden der Disziplinen ist es, was 
mich immer wieder packt. Als ich mich nach dem Abitur 
schweren Herzens gegen ein Musikstudium und statt-
dessen für ein Studium der Architektur entschied, suchte  
ich nach Möglichkeiten, diese Sphären künstlerisch  
wieder zu vereinen. Und heute gelingt dies in so vielen 
Projekten und Konstellationen, dass kein Tag vergeht, 
an dem ich nur „das Eine“ mache. Manchmal ist das 
sportlich, aber es wird nie langweilig!

So ist das auch mit dem Analogen und dem Digitalen:  
Für mich gibt es diese Unterscheidung in meiner Arbeit  
nicht, das Spannungsvolle liegt im Dazwischen. Dieses  
Wandern zwischen den Disziplinen führt dazu, dass ich  
jedes Mal mit neuem Blick auf sie zugehe. Ich sehe 
mich als Brückenbauerin mit einem eher generalisti-
schen Ansatz, weniger als Expertin auf einem Gebiet.  
In meinen Projekten – sei es Konzertgestaltung für  
das Kammermusikfestival oder Kreation virtueller  
Theaterräume – begebe ich mich auf die Suche, die 
vielschichtigen Dimensionen auszuloten und Begren-
zungen zu erweitern, um Orte der (musikalischen)  
Begegnung und der Resonanz zu kreieren, Geschichten 
zu erzählen und Erlebnisse zu schaffen. Auf dem Weg 
dahin ist das Wichtigste, offen zu bleiben und vor allem, 
Fragen zu stellen! 

Sind Begegnung, Interaktion, Beziehungsaufbau im 
rein Digitalen möglich? Kann der digitale Raum musi-
kalische Kontexte schaffen, die wirklich berühren? 

Best of Magazin #9  Raum!

Übergänge 
Neue 

Wirklichkeiten
 zwischen 
virtuellen 

und realen 
Räumen 

Spielerisch in virtuelle Räume eintauchen
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Unbedingt! Auch das digitale Erleben ist ja ein Erleben 
mit allen Sinnen, zumindest meine Projekte haben das 
zum Ziel. Pierre Boulez beschrieb das Konzerterlebnis 
einmal so: „Man sollte das Konzert grundsätzlich als 
Kommunikationsmittel betrachten, als lebendigen Kon-
takt zwischen aktiven Personen, seien sie Hörende oder 
Schaffende“. Das Schaffen einer Beziehung steht immer 
im Zentrum meiner szenografischen Arbeit, im analogen 
ebenso wie im digitalen Raum. Denn interessanterweise 
ist genau das die ursprüngliche Bedeutung von Digitali-
tät: Verbindungen zu schaffen zwischen Menschen und/
oder zwischen Objekten.
 
Trotzdem wird Digitalität häufig zuallererst mit Distanz 
assoziiert – man hängt isoliert vor dem Bildschirm und 
echte Menschen sind weit weg bzw. nur virtuell vorhan-
den, es ist vermeintlich nicht „echt“. Nach zwei Jahren 
Pandemie sind wir müde von Videokonferenzen und 
gestreamter Kultur, das kann ich gut nachvollziehen. In 
Gesprächen mit Kolleg:innen und auch beim Publikum 
erlebe ich immer noch einen Dualismus zwischen Ana-
log und Digital. Dabei beschreibt „digital“ keine Technik, 
sondern neben mündlichen, schriftlichen oder medialen 
Ausdrucksformen eine andere Form der Kommunika-
tion und keinesfalls einen Ersatz für etwas. Deswegen 
scheitern auch so viele digitale Kulturformate, weil sie 
das analoge Erlebnis unverändert auf unsere flachen 
Screens übertragen. Aber so können sie den Eigen-
heiten des Mediums nicht gerecht werden, wie zum 
Beispiel abgefilmte Opernproduktionen als Streaming-
format. Insofern behaupte ich, dass es weniger an der 
Digitalität liegt, wenn wir sie mit Distanz assoziieren, 
sondern vielmehr daran, dass wir häufig hinter ihren 

Möglichkeiten zurückbleiben, weil wir uns nicht wirklich 
auf die Logik des Medienwechsels einlassen. 

Was müsste also geschehen, um den digitalen Raum 
für musikalische Begegnungen wirklich interessant zu 
machen?

Digitale Anwendungen verlassen mehr und mehr das 
Zweidimensionale und erobern den dreidimensionalen 
Raum. Das eröffnet völlig neue Möglichkeiten: Beson-
ders interessant wird es, wenn wir den digitalen Raum 
als erweiterte Realität in den Blick nehmen. Das kann 
man mittels immersiver Technologien erzeugen, wie zum  
Beispiel Virtual oder Augmented Reality.

Erprobt haben wir das in unserem Forschungsprojekt 
„Im/material Theatre Spaces“. In der Live-Performance 
„Spatial Encounters“ – die zum ersten Mal auf dem Kam-
mermusikfestival Volkenroda im Sommer 2021 getestet 
wurde – begegnen sich Publikum und Musiker:innen 
in einem hybrid-realen Bühnenraum: Auf einer Spiel- 
fläche von circa 150 Quadratmetern tauchen bis zu neun 
Mitspieler:innen mit mobilen Virtual-Reality-Brillen in 
eine virtuelle Szenerie ein, die gemeinsam bespielt, ge-
staltet und erlebt wird. Durch ihre Bewegungen auf der 
Spielfläche und ihre räumlichen Beziehungen zueinan-
der kreieren sie gemeinsam visuelle Effekte und virtuelle  
Skulpturen. So entstehen einzigartige Szenerien, die 
bei jeder Performance anders sind. Diese werden direkt 
und live von den Musiker:innen musikalisch interpretiert 
– gleichzeitig wiederum geben die Musiker:innen stimu-
lierende Impulse in das performative Zusammenspiel. 
Durch diese Wechselwirkungen wird das gemeinsame 

Spatial Encounters – musikalische Ko-Kreation in Zwischenräumen
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virtuelle Erlebnis zum Katalysator für einen ko-kreativen 
Schaffensprozess. Bei diesem Konzert-Projekt legen 
wir die Aufmerksamkeit auf das gemeinsame Kreieren 
und auf den Moment des „Musik machens“. Der virtuelle  
Raum kann hier eine Einladung zum „Andershören“ sein.

Du hast als Scout beim Junge Ohren Preis #15 mit-
gewirkt und dort sowie in vielen anderen Kontexten 
Musik(vermittlungs)projekte wahrgenommen, die sich  
mit digitalen Technologien auseinandersetzen. Wo, 
denkst Du, stehen wir in der Auseinandersetzung da-
mit? 

Das ist gar nicht so eindeutig zu beantworten, denn 
es fehlt bislang eine flächendeckende Studie zum Sta-
tus Quo in Sachen Digitalität in der deutschen (Musik-)
Theaterlandschaft. Wir haben es oft vor allem mit ge-
fühlten Wahrheiten zu tun. Das Scouting für den Junge 
Ohren Preis brachte daher extrem wertvolle Einblicke 
in die Bandbreite der Aktivitäten. Ganz klar kann ich 
heute sagen: Die Kultur hat sich in Sachen Digitalität 
auf den Weg gemacht und hat durch die Pandemie  
einen „Booster“ erfahren – nicht nur in der Vermittlung, 
sondern vor, auf und hinter der Bühne. Wichtig ist nun, 
dass wir diese Neugier und die Experimentierfreude 
beibehalten und nicht in alte Fahrwasser zurückfallen. 
Dieses spielerisch gestalterische Moment ist eine der 
ureigenen Qualitäten von Theater. 

Nach zwei Jahren „Im/Material Theatre Spaces“ –  
was hat sich an Deiner Haltung zum Thema „Kon-
zert“ verändert? Und was muss Deiner Ansicht nach 
passieren? 

Vor allem mit „Spatial Encounters“ ist für mich klar-
geworden, wie wichtig diese aktive, im besten Fall  
interaktive Beziehung mit dem Publikum ist und welche  
Verantwortung wir als Gestalter:innen dabei über-
nehmen. Das gilt für das analoge wie für das digitale  
Arbeiten. Denn wenn wir die Logik von Interaktivi-
tät ernst nehmen, legen wir die Basis für ein gleich-
berechtigtes Miteinander, weil wir die Richtung von 
Senden und Empfangen jederzeit umdrehen können. 
Dies auf musikalische Formate zu übertragen, ist hoch 
spannend. Und ob wir dann noch von „Konzert“ im 
herkömmlichen Sinne sprechen, ist offen. Hier sehe 
ich jede Menge Entwicklungspotenzial, das aber einer 
soliden Grundlage auf konzeptioneller und vor allem 
auch struktureller Ebene bedarf: Der Zugang zu Wis-
sen und zu Technologie für Alle, aber vor allem für die 
freie Szene muss erleichtert werden. Dazu braucht es  
natürlich auf politischer Ebene großes Verständnis für 

die frühzeitige Schaffung der notwendigen Rahmen-
bedingungen. Das kann durch offene Rapid-Prototy-
ping-Werkstätten oder die gemeinsame Nutzung von 
VR-Equipment wie Laptops, Software etc. gelöst wer-
den, die zum Beispiel durch Theater oder Technologie-
Hubs regional zur Verfügung gestellt werden.

Wir alle brauchen aber auch weiterhin Offenheit und 
Geduld, das gilt einerseits für die Theaterhäuser und 
die Macher:innen, aber auch für die Anwender:innen 
und das Publikum. In diesem Neuland funktionieren 
Dinge eben nicht immer beim ersten Mal. Hier kann 
man von den Communities und Netzwerken im Game 
Design und der Mixed-Reality-Entwicklung lernen: 
Die Akteur:innen helfen sich gegenseitig und teilen ihr 
Wissen in überraschend offener Weise, open source ist 
dort ein Credo. Genauso sollten sich auch die Theater-
schaffenden über ihre Digitalen Experimente, über ihre 
Fehlschläge, Erkenntnisse und Erfolge austauschen 
und unter die Arme greifen. Wir bewegen uns in einem  
experimentellen Feld, das seine Form erst noch finden  
muss. Umso wichtiger ist es, dass Kulturakteur:innen, 
Künstler:innen, Musiker:innen sich auf den Weg ma-
chen, die digitalen Möglichkeitsräume zu erobern.

Franziska Ritter ist Szenografin und Musikerin. 
Sie studierte Architektur an der TU Berlin, wo sie 
auch den Masterstudiengang Bühnenbild_ 
Szenischer Raum mitbegründete und seit 2008 
als Koordinatorin, Dozentin und Theaterforscherin 
tätig ist. Als Beauftragte für Digitalität und Neue 
Technologien der DTHG untersucht sie im Projekt 
“Im/material Theatre Spaces”, welche Potenziale 
immersive Technologien wie Virtual und Augmen-
ted Reality im Theater-Kontext erzeugen können. 
Als Beraterin und Workshopleiterin begleitet 
sie digitale Transformationsprozesse von Kultur-
institutionen. Gemeinsam mit Stephanie Winker 
ist sie Künstlerische Leiterin und Szenografin des 
Kammermusikfestivals Volkenroda, bei dem 
das erfolgreiche Format der 1:1 CONCERTS 
geboren wurde und die hybrid-reale Performance 
„Spatial Encounters“ Premiere hatte.
/ digital.dthg.de    / 1to1concerts.de

Franziska
Ritter

Best of Magazin #9  Raum!
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Verletzliche 
Schönheit und 

musikalische 
Ökoroutine 
Warum der 

Klimaschutz Musik 
braucht – 

und die Musik 
ein intaktes

Klima

Musik braucht Räume. Orte, an denen sie sich entfalten 
und weiterentwickeln kann. Räumlichkeiten, in denen sie 
gut klingt. Wir leben in einem Land, das über erfreulich 
viele solcher Orte verfügt: Konzerthäuser, Opern, Lofts, 
Kirchen. Gemeinsam bilden sie eine der vielen Grund-
lagen für unser reiches und buntes Musikleben. Man 
gewöhnt sich schnell daran, von so viel Schönem um-
geben zu sein und verliert dabei leicht aus den Augen,  
dass all das nicht selbstverständlich ist. Denn diese  
Strukturen sind verletzlich. Eine der Quellen für ihre 
Verwundbarkeit ist der Klimawandel. Dieser zeigt eine 
ausgeprägt räumliche Komponente. Ein sich verändern-
des Klima verändert Orte, Regionen, Landstriche und 
ganze Klimazonen. Kurzfristig sorgt die Erderhitzung für 
katastrophale Einzelereignisse, die sich verheerend auf 
die Kultur auswirken können. Ob in Puerto Rico, auf der 
griechischen Insel Euböa oder in der alten Jazzmetro-
pole New Orleans – viele klimabedingte Katastrophen 
der letzten zwei Jahrzehnte haben Kulturinstitutionen 
verwüstet, gewachsene Strukturen zerstört und den 
örtlichen Musikkulturen nachhaltig geschadet. Auch das 
Hochwasser in NRW und Rheinland-Pfalz hinterließ 
tiefe Spuren in der musikalischen Infrastruktur der be-
troffenen Regionen. In zahlreichen Gemeinden wurden 
wertvolle Kirchenorgeln zerstört; mehrere Musikschulen 

An den Folgen des Hurrikans Katrina litt vor allem auch das kulturelle Leben und die Jazz-Szene von New Orleans 
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und Laienorchester verloren ihr gesamtes Instrumenta-
rium. Die Schäden, die das Hochwasser allein im Opern-
haus Wuppertal angerichtet hatte, wurden auf rund 10 
Millionen Euro beziffert – über die Hälfte der Mittel, die 
die Stadt Wuppertal jährlich für ihre Kulturbetriebe zur 
Verfügung stellt.

Langfristig werden, wenn wir die Erderwärmung nicht 
aufhalten, ganze Inseln, Küstenregionen und Länder 
unbewohnbar oder unter unerträglicher Hitze leiden. 
Eine erste Vorbotin dieser Entwicklung ist die bereits 
eingeleitete Umsiedlung der indonesischen Hauptstadt 
Jakarta. Was aus der Musikszene dieser Zehn-Millionen- 
Metropole wird, ist gegenwärtig noch unklar. Die Aura 
einer traditionsreichen Musikstadt wie Venedig hinge-
gen dürfte sich kaum verpflanzen lassen. „Entgegen 
der landläufigen Meinung“, heißt es in einem Appell 
venezianischer Kulturschaffender, werde Venedig nicht  
„verschwinden wie das mythische Atlantis, sondern ver-
rotten und Stück für Stück untergehen: ein schreckliches  
Denkmal unserer Nachlässigkeit und Unfähigkeit“.
 
Auch für Deutschland wird jedes weitere Zehntelgrad 
Erderwärmung tiefgreifende räumliche Beeinträchti-
gungen mit sich bringen. Die Corona-Pandemie hat uns 
allen die Verletzlichkeit unseres Kulturlebens vor Augen 
geführt. Wie wird es sich auf unsere Musikkultur aus-
wirken, wenn in den Sommermonaten Open-Air-Ver-
anstaltungen zunehmend zu einem Gesundheitsrisiko 
und große, kühlbare Räume zu einer hart umkämpften 
Ressource werden? Wenn extreme Wetterlagen immer  
häufiger zu Schäden an Räumen und Infrastruktur  
führen? Oder wenn die steigenden Kosten der Klima-
anpassung dazu führen, dass sämtliche staatlichen 
Subventionen auf den Prüfstand kommen und neu ver-
handelt werden? 

Es mag auf den ersten Blick kaltherzig erscheinen, die 
Schreckensszenarien des fortschreitenden Klimawan-
dels mit dem Tunnelblick des Musikers zu betrachten und 
Subventionskürzungen in einem Atemzug mit klima- 
bedingten Naturkatastrophen zu nennen. Wo Tote,  
Verletzte und der Untergang ganzer Städte zu beklagen 
sind, da wird die Frage nach der musikalischen Scha-
densbilanz zu einer Nebensache. Doch wenn man sich 
all diese absehbaren Auswirkungen vor Augen führt, 
dann lässt sich in der Summe nur eine Schlussfolgerung 
daraus ziehen: Das Klima kann uns Musiker:innen nicht 
gleichgültig sein! Der Klimaschutz geht uns nicht nur als 
Bürger:innen und Privatleute etwas an, sondern auch 
von Berufs wegen. Weil die Klima- und Umweltkrise ein 
Generalangriff auf das ist, was wir tun und lieben: auf 
die Musik.

Wie also könnte ein 
spezifisch musikalischer 
Beitrag aussehen?
Nicht nur die Musik, auch der Klima- und Umweltschutz 
braucht Räume. Labore des Wandels, die den selbstzer-
störerischen Wachstumszwängen unserer Gesellschaft 
alternative Wirtschaftsmodelle und Lebensweisen ent-
gegensetzen. Regionale Netzwerke, die institutions-
übergreifend ihren Kiez, ihre Stadt oder ihren Landkreis 
umgestalten. Interdisziplinäre Denkfabriken, an denen 
um Lösungspfade für einen Systemwechsel gerungen 
wird. Es gibt derartige Orte bereits. Man kann sie mitge-
stalten und stärken oder sie sich zum Vorbild nehmen. 
Deshalb sollten wir Musikschaffenden uns überall dort, 
wo wir selbst aktiv sind, mit Menschen vernetzen, die 
sich für das Klima und die Umwelt einsetzen, um sie 
in der Vermittlung dieses Anliegens zu unterstützen. 
Gleichzeitig sollte Klimaschutz in allen Konzerthäusern, 
Musikhochschulen und Kulturinitiativen zu einem Quer-
schnittsthema werden, damit auch sie Orte des Wandels 
werden. Dort sollte er alle Ebenen des institutionellen 
und künstlerischen Handelns durchdringen – von der 
alltäglichen Arbeitsroutine bis hin zur langfristig-strate-
gischen Planung neuer musikalischer Berufsbilder und 
einer neuen Programmpolitik, die die Menschen nicht zu 
umweltschädlichem Verhalten anstiftet, sondern zu einer  
suffizienten und klimafreundlichen Lebensweise.  

Inspirieren lassen kann man sich dabei beispielsweise 
von den Leitlinien der „Ökoroutine“: einem Konzept, das 
Michael Kopatz vom Wuppertal Institut für Klima, Um-
welt und Energie entwickelt hat und das dafür wirbt, 

Best of Magazin #9  Raum!
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Bernhard König ist freiberuflicher 
Komponist und Autor. Im Mittelpunkt 
seiner Arbeit steht die Konzeption 
und Umsetzung „Experimenteller 
Gebrauchsmusik“, mit der er sich in 
künstlerischen, pädagogischen und 
sozialen Versuchsanordnungen 
aktuellen gesellschaftlichen Themen 
stellt. Er ist Mitbegründer des Köl-
ner Büros für Konzertpädagogik und 
des Trimum e.V. sowie Initiator vieler 
generationsübergreifender Projekte, 
die Menschen verschiedener Herkünfte 
und Gesellschaftsschichten zu-
sammenbringen, wie das interreligiöse 
Musikprojekt Trimum. Seit 2019 stehen 
die vielfältigen Wechselbeziehungen 
zwischen Musik und Klima im Zentrum 
seiner Arbeit.   
/ schraege-musik.de 

Bernhard
König

sich für systemische und langfristig wirksame Verän-
derungen einzusetzen. Was das konkret für die Musik 
bedeutet? In der Podcastreihe „Musik weiter denken“ 
kann man Michael Kopatz dabei zuhören, wie er sich 
an eine Antwort auf diese Frage herantastet. Für mich 
war dieses Gespräch eine große Bereicherung. Ich 
kann nur wärmstens empfehlen, sich immer wieder 
interdisziplinär auszutauschen und als Musiker:in über 
den eigenen fachlichen Tellerrand hinauszuschauen. 
Nur so werden wir aktiv dazu beitragen können, dass 
es auch in Zukunft noch Orte gibt, an denen sich alles 
um die Musik drehen darf.

Musik weiter denken – der Trimum-Podcast
Folge 10: Musikalische Ökoroutine. Gespräch mit 
Michael Kopatz auf Spotify, trimum.de und nmz.de
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Herzliche Glückwünsche zum 15. Geburtstag! Ich freue mich über den 
langen Atem der Initiative, die ich seit Anbeginn beobachten und begleiten darf. 
Immer am Puls der Zeit, wagemutig, mit großartigen Vernetzungsaktivitäten hat 
das NJO das Potenzial von Vermittlung und damit verbundener künstlerischer 
Kreativität sichtbar gemacht. Ich bin gespannt auf die weitere Entwicklung!    
Landesmusikakademie NRW  Antje Valentin, Direktorin

Bekanntlich macht der Ton die Musik. Wie erklimmen wir die Tonleiter? 
Weshalb sind einige Namen klangvoll? Welchen Raumklang hat der Klangraum? 

Antworten auf solche Fragen finden Kinder und Jugendliche auf ihrer akustischen 
Spurensuche mit dem NJO – und das seit 15 Jahren. Herzlichen Glückwunsch!    

PwC-Stiftung  Dr. Steffen Bruendel, Leiter Stiftungsteam

Nicht nur in Zeiten großer Veränderungen braucht es Vorbilder, die Orientierung 
vermitteln, Inspiration wecken, Toleranz lehren und Zusammenhalt pflegen. 
Musik und Kultur vermitteln Werte und können Brücken der Verständigung über 
alle Sprachen und Grenzen hinweg bauen – ein Beitrag, der heute wichtiger ist, 
denn je. Happy Birthday und danke, NJO!    
Liz Mohn Kultur- und Musikstiftung  Liz Mohn, Vorsitzende des Vorstands

Herzlichen Glückwunsch unserem mit 15 Jahren sehr erwachsen, 
selbstständig und erfolgreich gewordenen „Kind“, das 2007 aus unserer 
Initiative „Konzerte für Kinder“ und dem Junge Ohren Preis entstand 
und heute als Spiegel, Kommunikator und Inkubator einer sich fundamental 
wandelnden Stellung von Musik in der Gesellschaft wirkt.      
Jeunesses Musicales Deutschland  Dr. Ulrich Wüster, Generalsekretär/Mitgründer des NJO

Ich gratuliere dem NJO ganz herzlich zum Geburtstag. An erster Stelle 
wünsche ich dem Netzwerk viele verlässliche und starke Partner, um möglichst 

langfristig planen zu können. Weiter bin ich gespannt auf die kreativen 
Konzepte und die wichtigen Impulse, damit Musikvermittlung verstärkt als 

uneingeschränkte Haltung verstanden wird.    
Deutsche Staatsphilharmonie Rheinland-Pfalz  Beat Fehlmann, Intendant

15 Jahre NJO: Mit großem Interesse, manchmal mit Staunen, habe ich verfolgt, wie dieses 
Netzwerk entstanden und gewachsen ist, wie es sich immer wieder ein wenig neu erfunden, 

sich aktuellen Themen zugewandt und diese kreativ bearbeitet hat. Bewahrt Euch Neugier 
und Engagement! Das wünsche ich Euch und uns allen.   

ConBrio Verlag  Barbara Haack, Verlagsleiterin

Wir feiern
15 Jahre
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15 – den Kinderschuhen entwachsen, seit zwei Jahren  mitten in der Pubertät unter 
Corona-Bedingungen, das bringt das himmelhohe Jauchzen und das zu Tode Betrübte 
erst so richtig auf den Punkt. Von einer derart dynamischen Institution lasse ich mich 
gerne in eine Zukunft des Ungewissen für das Konzertleben begleiten. Happy Birthday! 
Prof. Dr. Constanze Wimmer  Universität für Musik und darstellende Kunst Graz

Musik ist bunt, Musik ist lebendig, Musik ist wegweisend – dafür steht das NJO 
seit 15 Jahren. Wir gratulieren von Herzen! Das NJO ist unerlässlich, um Menschen 

für die Musik zu begeistern und leistet damit einen essenziellen Beitrag 
zu einer nachhaltigen Musiklandschaft. Es ist aus dieser nicht mehr wegzudenken.

Gesellschaft zur Verwertung von Leistungsschutzrechen  Dr. Tilo Gerlach, Geschäftsführer

Ihr bringt die üblichen Verdächtigen zusammen, mit denen man endlich wieder ein-
mal sprechen wollte und dann doch nicht dazu kommt… bis das NJO einlädt. Danke, 
dass Ihr seit 15 Jahren die Debatten und den kollegialen Austausch der Szene 
organisiert und qualifiziert. Alles Gute zum Jubiläum und nie wieder ohne Euch!    
Junge Norddeutsche Philharmonie  Konstantin Udert & Marlene Schleicher, Geschäftsführung

Liebes NJO – herzlichen Glückwunsch zum jugendlichen Geburtstag! 15 Jahre im 
Zeichen einer modernen Musikvermittlung, 15 Jahre Netzwerken und gemeinsames 
Streben nach einer zukunftsfähigen klassischen Musikkultur, nach neuen Formaten 
und ungewohnten Klängen. Es braucht nach wie vor dringend Pioniere des 
Wandels – auch noch in den nächsten 15 Jahre...  
Bundesakademie für Kulturelle Bildung Wolfenbüttel  Prof. Vanessa-Isabelle Reinwand-Weiss, Direktorin & GF

Das NJO bringt seit 15 Jahren nicht nur Künstler:innen zusammen, sondern schafft 
es auch, klassische Musik für neue Zielgruppen zu erschließen. Sowohl das 

Potenzial der Digitalisierung, als auch das Bedürfnis danach, Musik gemeinsam 
zu genießen, stehen dabei im Fokus. Herzlichen Glückwunsch und danke dafür!

Hannah Klimpe  Professorin für Digitale Kommunikation, HAW Hamburg

Mit 15 Jahren ist das NJO mitten in der Pubertät. Rückblickend werden Musikstile von Jugendlichen, 
Rock genau wie HipHop zum offiziellen Kulturgut, sobald die junge Generation selbst erwachsen ist. 

Ich wünsche dem NJO eine solche Anerkennung – weit über die Musikszene hinaus! Denn was mit 
der Gründung vom NJO entstanden ist, ist einmalig in der deutschen Kulturlandschaft!

Cornelius Grube Intendant der Württembergischen Philharmonie Reutlingen & Vorsitzender 

des Orchesterausschusses beim Deutschen Bühnenverein

Jungen Ohren Gehör zu verschaffen und eine Stimme zu geben – das gelingt 
Euch nunmehr seit 15 Jahren prächtigst! Mit reger und anregender Netzwerkar-

beit, tollen Impulsen und inspirierenden Auszeichnungen leistet ihr großartige 
Arbeit, zu der wir Euch sehr herzlich gratulieren. Wir freuen uns mit Euch und 

auf viele weitere Kooperationen – Happy Birthday!   
Musikland Niedersachsen  Friederike Ankele, Leitung
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Herzlichen Glückwunsch zu 15 Jahren NJO und vielen Dank für Euer heraus-
ragendes und begeisterndes Engagement! Bleibt innovativ, unangepasst, 

inspirierend und denkt bitte gefährlich – nur dann bleibt Ihr kulturell relevant 
und werdet den Herausforderungen der Zukunft gewachsen sein!   

Tonhalle-Gesellschaft Zürich  Ilona Schmiel, Intendantin

Seit 15 Jahren bringt das NJO Leben in die Bude, HERZLICHE GRATULATION von „Die Schurken“ 
und dem Sonus Brass Ensemble! Die Geschicke dieser beiden Ensembles sind seit vielen Jahren mit 
diesem engagierten Team verbunden. Es geht bedingungslos um Qualität, um völlige Hingabe für 
Musik und das „was sie mit uns macht“. Wir wünschen uns weiterhin diese Unterstützung des NJO 
als Mutmacher und Initiator!
Stefan Dünser  Musiker & Lehrercoach

WOW! Richtig gut gemacht! 15 Jahre voller spannender Impulse, Ideen, Projekte, Arbeitskreise, 
Preisverleihungen und vielem mehr rund um das Themenfeld der Musikvermittlung. Danke, dass ich schon 

seit 12 Jahren dabei sein darf, erst als Einzelteilnehmerin, dann über die Elbphilharmonie und jetzt im
Fachbeirat. Für die kommenden Jahre wünsche ich Euch weiterhin einen so achtsamen und klugen 

Blick auf das Musikleben am Puls der Gesellschaft. Bitte bleibt so wie Ihr seid!    
Anke Fischer  Fachbeirätin NJO & Leitung Education Elbphilharmonie

Menschen frühzeitig mit Musiktheater in Verbindung zu bringen, 
Musik zu rezipieren und gemeinsam zu gestalten ist nicht nur für die Zukunft, 

sondern auch für das Hier und Jetzt und die gesellschaftliche Relevanz von 
Musiktheater und den Opernbetrieb entscheidend. Das NJO leistet hierzu einen 

entscheidenden und wertvollen Beitrag.  
Wiener Staatsoper  Dr. Bogdan Roščić, Direktor 

Was bewegt Gesellschaft? Suche! Suche nach Orientierung, Suche nach Freude, Suche 
nach Mehr...? Was stoppt uns? Warten! Warten auf ein mögliches Ende der Pandemie, 
Warten auf Frieden, Warten auf den besten Moment. Deshalb braucht es Menschen, 
die das Schwungrad immer wieder neu in Bewegung bringen – Menschen, wie die 
Netzwerker:innen der jungen Ohren. DANKE für Eure Energie, Impulskraft, Ausdauer 
und Neugier. Happy Birthday, Ihr Verrückten!  
Prof. Lydia Grün  Hochschule für Musik Detmold

15 Jahre schon! Es scheint mir wie gestern, die Geburt! NJO ist in seinen Aktivitäten und 
Diensten für die ganze Community gewachsen, auch in seiner Breite und seinen Perspektiven 
für Kreativität und das Musizieren heute. Es hat mit seiner einzigartigen Position, kreative 
Musikpraxis zu teilen und zu erforschen, Maßstäbe gesetzt. Es hat einen reichen Erfahrungsschatz 
und Wissen über die Kulturszene von heute, ihre Vielfalt und ihre Best Practices gesammelt. 
Möge die Kreativität und die NJO-Community weiterwachsen und gedeihen. Happy Birthday NJO!   
Cathy Milliken  Musikerin, Komponistin und Creative Director

Best of Magazin #9  15 Jahre NJO
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private Geldgeber – modifizieren ihre Kriterien. Diversi-
tät in Personal, Publikum und Programm, Gleichstellung 
von Menschen mit Beeinträchtigungen, Zugänglichkeit  
und Teilhabegerechtigkeit, aber auch Nachhaltigkeits-
themen ergänzen oder überlagern inzwischen die  
Aktivitäten von Kultureinrichtungen, die sich an mehr 
und jüngeres Publikum richten.

Das NJO ist an – und dynamisch mit – diesen gestie-
genen Anforderungen gewachsen. Es steht für eine 
moderne Vision eines lebendigen Musiklebens, in dem 
Musikvermittlung kein von Spezialist:innen betriebenes 
Add-on ist, sondern grundierende Haltung jedweden 
professionellen Handelns, künstlerisch wie organisa-
torisch. Es geht um Transformation und dafür müssen 
alle Ebenen von Musikbetrieb zusammenwirken. Im 
NJO sind aufgrund seiner langjährigen Netzwerkarbeit 
Wissen, Erfahrungen, Expertise und darauf beruhende 
Innovationpotenziale – sowie nicht zuletzt: vielfältige 
Kontakte – gebündelt. Dadurch ist das NJO eine wich-
tige Anlaufstelle, eine Agentur, ein Katalysator für die 
Begleitung und Beratung von Kultureinrichtungen und 
-akteur:innen, die sich weiterentwickeln wollen und 
müssen. Hierauf gilt es weiter aufzubauen, um in zehn 
Jahren – dann zum 25. Geburtstag – eine weitere Erfolgs- 
geschichte erzählen zu können.

Gerald Mertens 
Geschäftsführer Deutsche Orchestervereinigung 
und 1. Vorsitzender des NJO

Innovation 
möglich machen

15 Jahre NJO
Wohin bewegt sich Gesellschaft? Was bringt sie in 
Bewegung? Was fordert sie heraus? Welche Rolle  
spielt dabei Musik? Das ist nur eine kleine Auswahl 
der Fragestellungen, über die das NJO mehr als 1.000 
Akteur:innen und Institutionen der Musik in Deutsch-
land, Österreich, der Schweiz und Luxemburg bspw. in  
regionalen Arbeitskreisen miteinander vernetzt. 270 von  
ihnen unterstützen das NJO mit einem jährlichen Teil- 
nehmer:innen-Beitrag, den Verein bilden formal acht 
Mitgliedsverbände. 

War es in den frühen 2000er Jahren aus dem Impuls 
heraus, mehr „Konzerte für Kinder“ veranstalten zu 
wollen und zu müssen, war es also die Suche nach 
dem „jungen“ Konzert- und Opernpublikum, so hat sich 
der Horizont von Musikvermittlung, von Konzert- oder  
Musiktheaterpädagogik, vom Audience Development 
um zahlreiche Aspekte erweitert. Denn mittlerweile  
ist der Bedarf für Orchester und Konzerthäuser, für  
Musiktheater und Festivals nach gesellschaftlicher  
Anschlussfähigkeit um ein Vielfaches gewachsen.  
Die gesellschaftlichen und kulturpolitischen Debatten  
verlangen eine zunehmende Rechtfertigung für die  
Investition öffentlicher Mittel in Kultur und Musik. Es 
reicht schon lange nicht mehr aus, einfach nur „Kunst“ 
zu produzieren oder musikalische Bildungsangebote zu 
unterbreiten. 

Die Aussage vieler Kulturbetriebe, man wolle „relevant“ 
für die Stadt, die Region und die dort lebenden Men-
schen sein, steht zunehmend auf dem Prüfstand und 
hält dem Praxistest oftmals nicht stand. Die Frage nach 
der gesellschaftlichen Wirkung von Kultur tritt in den 
Fokus: Welche Bevölkerungsgruppen werden konkret 
mit öffentlich finanzierten Kulturangeboten erreicht, 
welche nicht und warum nicht? Auch viele Fördergeber 
und Ermöglicher – öffentliche Hand und Stiftungen wie 
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I can 
Handel this!
Technologien 
für Kulturelle 

Bildung
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Hörräume 
und Klang-

landschaften 
erkunden

Klänge erforschen, selbst kreieren und experimentelle 
zeitgenössische Musik erfinden – dazu regt KLANGRADAR  
Schüler:innen an allgemeinbildenden Schulen an. Das 
von Burkhard Friedrich entwickelte Konzept vermittelt 
eine Idee von Musik jenseits vorgefertigter Werke und 
ermöglicht die Teilnahme auch ohne instrumentale Vor-
kenntnisse. Der offene und prozessorientierte Ansatz 
eignet sich besonders für heterogene Gruppen.

Ab 2014 fand KLANGRADAR als Projekt in Trägerschaft 
des NJO an Berliner Grundschulen statt. Seit 2019 bildet 
KLANGRADAR zusammen mit „Klang.Forscher!“ der 
Stiftung Zuhören das bundesweite Programm „Hör.For-
scher!“ der PwC-Stiftung und wird in diesem Rahmen 
auch an weiterführenden Schulen umgesetzt. Manuel 
Gies ist seit 2018 als Komponist an KLANGRADAR-
Schulen tätig.

KLANGRADAR regt Schüler:innen an, ihren Ohren zu 
folgen und sich auf Expedition in die Welt der Klänge 
und Geräusche zu begeben. Welche Räume können 
sie sich auf diese Weise eröffnen und was ist daran 
unter Umständen anders und besonders?

Im Rahmen von KLANGRADAR begegnen Schüler:innen  
häufig das ersten Mal experimenteller zeitgenössischer 
Musik. Das kann am Anfang sehr irritierend sein. Für 
mich liegt der Reiz darin, sie an meiner Faszination für 
Klänge aller Art teilhaben zu lassen und sie dazu zu  
motivieren, ein musikalisches Gehör auch für schräge 
oder ungewöhnliche Geräusche zu entwickeln. In viel-
fältigen Hörsituationen öffnen sie sich aber schnell für 
Neues, sogar wenn es vielleicht erst einmal befremd-
lich oder sogar unangenehm scheint. Durch die eigene 
praktische Erfahrung, das gemeinsame Ausprobieren 
und vor allem das gegenseitige Vorspielen der Gruppen 
erfahren die Kinder, dass sie alle vor den gleichen He-
rausforderungen stehen, mit denen sie individuell und 
miteinander Umgangsweisen finden müssen. Dadurch, 
dass die Kinder keine Vorkenntnisse einbringen müssen, 
können alle auf Augenhöhe mitmachen, sich einbringen 
und direkt mitkomponieren. Nicht zuletzt gestalten sie 
auf diese Weise einen gemeinsamen sozialen Raum. 
Eine tolle Art, sie ihre Selbstwirksamkeit erfahren zu 
lassen.

Als Musiker hast Du Dich mit Deinem Label „Spazier-
gäng“ der akustischen Erkundung urbaner Räume  
verschrieben. Was prägt Deinen künstlerischen Um-
gang mit unserer Alltagswelt und was lässt sich daran  
über unsere Beziehung zu uns und unseren Umge-
bungen erkennen?

Bei allen meinen Projekten arbeite ich im Wesentlichen 
mit Menschen und Alltagssituationen. Bei den Sound-
walks lade ich die Teilnehmenden ein, ihre akustische 
Umgebung musikalisch wahrzunehmen. Besondere  

26   26   
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Klangräume und -phänomene sind eigentlich immer 
und überall zu finden, uns fehlen aber häufig die Zeit-
räume, in denen wir durch bewusstes Zuhören Klänge  
umdeuten und so neu erleben. Für die meisten Teil-
nehmer:innen der Klangspaziergänge verwandelt sich 
in kürzester Zeit die im Alltag oft als banal oder so-
gar störend empfundene akustische Umgebung in ein  
Musikstück. Die Züge am Hauptbahnhof erinnern 
plötzlich an ein Streichquartett, die eigentlich lärmende  
Hauptstraße an einen Fluss, das Quietschen, Surren  
und Rattern von Rolltreppen, Drehtüren und Lüftungen  
an Kompositionen der elektronischen Musik. Die Be-
deutung von Klängen ist einerseits von individuellen 
Erfahrungen und andererseits von Funktionalität ge-
prägt. Geräusche dienen uns im Alltag zur Kommuni- 
kation, Orientierung oder als (Warn-)Signale. Bei meiner  
künstlerischen Arbeit geht es mir darum, unsere  
Beziehung zu Klängen zu untersuchen und den Alltags-
geräuschen eine eigenständige ästhetische Bedeutung 
zukommen zu lassen.

KLANGRADAR vermittelt eine Idee von Hören, die ak-
tiviert und zur Gestaltung anregt: Die Schüler:innen 
erfinden im Verlauf des Projekts eine eigene Kom-
position. Welche Gestaltungsimpulse und -räume  
erobern sie sich noch?  

Das Spannende an der Arbeit bei KLANGRADAR ist, 
dass jede Gruppe ihre ganz eigene Antwort auf diese  
Frage finden kann. Meiner Erfahrung nach spielt  
dabei das soziale Miteinander eine große Rolle. Die 
Schüler:innen haben die Möglichkeit, auch demo- 
kratisches Verhalten und kollaboratives Arbeiten als  
Gestaltungsimpuls zu erleben. 

Ich habe zum Beispiel mit einer Lerngruppe an einer 
Schule für Kinder mit körperlichen Beeinträchtigungen 
gearbeitet. Das soziale Miteinander war hier absolut  
bemerkenswert. Und es hat sich sehr schnell gezeigt, 
welche besonderen Fähigkeiten jedes einzelne Kind 
trotz seiner Einschränkungen hat. Alle haben Rücksicht 
aufeinander genommen und in der Phase des Kom-
ponierens gemeinsam überlegt, wer welche Klänge  
am besten erzeugen kann und welche Parts übernimmt 
oder wer wen wie unterstützt. Das Gestalten und  
Entscheiden in einem gemeinsamen Prozess und die 

Möglichkeiten der Teilhabe sind es, die das Projekt 
für die Schüler:innen besonders macht. Die Arbeit am 
Klang, das buchstäbliche Aufeinanderhören gibt der 
ganzen Gruppe Kraft für die kreative Aufgabe.

Für gewöhnlich finden die Abschlussaufführungen von 
den KLANGRADAR-Projekten zudem an einem außer-
schulischen Ort statt. So lernen die Schüler:innen auch 
kulturelle Räume und deren spezielle Energien kennen 
und eignen sich diese an. Das halte ich für wichtig, 
weil es einfach etwas ganz anderes ist, ob man in der 
Schulaula oder z.B. auf einer „richtigen“ Bühne in einem 
Theater oder auch an einem Platz im Öffentlichen Raum 
auftritt. 

Manuel Gies studierte in Lüneburg Kulturwissenschaften 
mit dem Schwerpunkt Sound Studies. Seit 2007 lebt er 
in Hamburg und ist als Kulturwissenschaftler, Komponist 
und Musiker tätig. 2016 gründet er die Spaziergäng und 
initiiert unter diesem Namen Soundwalks, performative 
Spaziergänge und Interventionen im öffentlichen Raum. 
An Schulen, Theatern und in anderen kulturellen Institu-
tionen bietet Manuel Gies Projekte an, in denen er Kinder 
und Erwachsene bei der Umsetzung von Kompositionen 
im Bereich experimenteller Musik, Hörspiel oder Podcast 
unterstützt.    
/ spaziergaeng.de

Manuel 
Gies





„Nur in inklusiven Kulturen passiert Innovation“ formu-
liert der renommierte Koch Lan Guijun im ZEITmagazin 
(Ausgabe 13/2022). Den Beweis sieht er in der Vielfäl-
tigkeit und Exzellenz der Sichuan Küche, die durch eine 
lange Einwanderungsgeschichte geprägt wurde. Eine 
heute wesentliche Zutat, die Chilischote, kommt ur-
sprünglich aus Mittelamerika. Erst nach einem Umweg 
über Europa fand sie vor 200 Jahren ihren Platz im Wok. 
Dies ist nur ein Beispiel unter vielen, welche innovative 
Kraft in der gegenseitigen Bereicherung unterschied-
licher Kulturen liegt. Die Neugierde auf neue kulturelle 
Erlebnisse erfordert, dass wir uns der bestehenden kul-
turellen Konventionen bewusstwerden und bereit sind, 
diese zu überschreiten. 

In dieser Hinsicht kann Musik als eine der wichtigsten 
Formen kulturellen Ausdrucks durchaus Begegnungs-
räume für unterschiedliche Menschen und Kulturen  
öffnen, aber das bedeutet nicht selbstverständlich, dass 
alle Menschen zu Brüdern (und Schwestern) werden, 
wie von Beethoven und Schiller beschworen. Sie kann 
mit der gleichen emotionalen Schlagkraft auch struktu-
relle Ab- und Ausgrenzung erzeugen. 

Fünf Jahre Netzwerkaufbau und Beratungstätigkeit des 
NJO als Koordinierungsstelle der Initiative „Kultur öffnet 
Welten“ im Auftrag der Beauftragten der Bundesregie-
rung für Kultur und Medien haben gezeigt, dass sich die 
Diversität der Gesellschaft bisher selten in Publikum, 
Personal und Programm des Kulturlebens widerspiegelt. 
Ein Musikleben am Puls der Gesellschaft, kann aber nur 
unter diesen Voraussetzungen gelingen. Mit dem Forum 
Transkulturelle Perspektiven initiiert das NJO einen offe-
nen, überregionalen und interdisziplinären Dialog über 
die Zukunft des Musiklebens, die transkulturell, inklusiv 
und gerecht gestaltet werden soll. Wir sind überzeugt, 

dass wir einen solchen Wandel nur gemeinsam errei-
chen können. Daher bringt das Forum Transkulturelle 
Perspektiven vielfältige Akteur:innen aus unterschiedli-
chen Bereichen des Musiklebens, der Kulturverwaltung, 
-förderung und -politik mit ihren unterschiedlichen 
Positionen und Professionen zusammen. Es versteht 
sich als notwendiger Impulsgeber in einer Zeit des  
Aufbruchs in eine hochgradig diverse Musiklandschaft 
im deutschsprachigen Raum. Gemeinsam wollen wir 
auf Augenhöhe realistische Umsetzungsmöglichkeiten  
für eine transkulturelle Musikpraxis, ihre Aus- und  
Weiterbildung sowie Förderung entwickeln und ihrer  
Interessenvertretung dienen. 

In einem ersten Treffen schafften die über 50 Teilneh-
menden in intensiven Gesprächen eine Basis für das 
Wirken des neuen Netzwerks. Dabei wurden signifikante  
Lücken identifiziert, Schwerpunktthemen definiert und 
wichtige Ziele sowie erste Arbeitsschritte formuliert. Ein 
besonderes Bedürfnis der Teilnehmenden ist es, bisher 
abgeschlossen voneinander existierende Szenen und 
Sparten stärker zu verbinden und durchlässig zu ma-
chen, gemeinsam mit den Kulturverwaltungen und der 
-politik an den Förderbedingungen zu arbeiten und eine 
selbstverständliche Repräsentanz unterschiedlicher 
Perspektiven transkulturellen musikalischen Schaffens 
zu etablieren. Vier weitere Treffen, die zum Teil auch als 
Präsenzveranstaltungen geplant sind, widmen sich im 
Jahresverlauf der praktischen Umsetzung der Ziele des 
Forum Transkulturelle Perspektiven.
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Forum 
Transkulturelle 

Perspektiven
NJO setzt 

Schwerpunkt 
Diversität fort

Nächstes Treffen: 13. Juni in Mannheim
Weitere Termine: 5. Juli, 26. August, 23. September 2022

Das Forum lebt von der aktiven Teilnahme möglichst 
unterschiedlicher Akteur:innen. Wir freuen uns auf Ihre 
Anmeldung unter kontakt@jungeohren.de.

Das Forum Transkulturelle Perspektiven wird gefördert 
durch den Fonds Soziokultur aus Mitteln der Beauftragten 
der Bundesregierung für Kultur und Medien im Rahmen 
von NEUSTART KULTUR.
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NJO
… vernetzt!
Das NJO lebt vom Austausch möglichst unterschied-
licher Akteur:innen. Im gesamten deutschsprachigen 
Raum vernetzt es Personen und Organisationen aus 
dem vielfältigen Bereich der Musik- und Kulturvermitt-
lung an öffentlich geförderten Institutionen, an Hoch-
schulen sowie in der freien Szene und in Kulturverwal-
tung und -politik.

… öffnet 
Diskussionsräume!
Ein zeitgemäßes Musikleben mit Gesellschaftsbezug  
ist das Thema des NJO. In diskursiven Formaten, Fach-
tagungen und Foren setzen wir das Augenmerk auf 
die Erschließung neuer Spielfelder für Musik und ge-
genseitigen Austausch auch jenseits der etablierten  
Bühnenformate.

… sucht neue Wege!
Neue Perspektiven erfordern das Verlassen eingetretener 
Pfade. Wir brechen zusammen mit unserer Community 
auf, suchen neue Räume der Begegnung nach Möglich-
keiten, um Musikkultur diversitätsbewusst,  inklusiv und 
interdisziplinär weiterzuentwickeln, um möglichst viele 
Menschen mit Musik zu erreichen.

… ist Weggefährte!
Das NJO-Team ist gerne Ansprechpartner und Mit-
denker für Ihre persönlichen Themen und Vorhaben.  
Die in der Entwicklung und Durchführung von Projek-
ten und Programmen wie KLANGRADAR, Hör.For-
scher!, Kultur öffnet Welten oder The Power of the Arts 
gewonnene Expertise überträgt das NJO auf weitere 
kulturelle Handlungsfelder und begleitet neue Projekte 
als Berater oder Kooperationspartner.

… macht sichtbar!
Als Seismograph sucht das NJO seine Themenschwer-
punkte an den Schnittstellen von gegenwärtigem  
Zeitgeschehen und Musikleben. Es dient als Plattform 
und Multiplikator, um Initiativen und Projekte sichtbar 
zu machen.

Herbsttour 
Regionale Arbeitskreise
Die Regionalen Arbeitskreise vernetzen über 
1.000 Akteur:innen in Deutschland, Österreich,  
der Schweiz und Luxemburg. Sie greifen Themen  
aus der musikalischen und künstlerischen Praxis  
vor Ort auf und bieten Raum für kollegialen 
Austausch und fachliche Beratung. Die Treffen  
finden derzeit überwiegend digital statt, einzelne 
Termine auch wieder in Präsenz. Im Herbst 2022 
sind folgende Arbeitskreistreffen geplant: 
AK Südost 02. 09.  AK Hessen+ 12. 09.
AK NRW  19. 09.  AK Südwest 27. 09.
AK Bayern & Österreich  14. 11.  AK Nord 16. 11. 
AK Berlin & Brandenburg 18. 11.

Wir behalten uns Terminänderungen vor, 
falls einzelne Treffen in Präsenz stattfinden 
können. Die Teilnahme an den Treffen ist
kostenfrei und unabhängig von einer NJO-
Mitgliedschaft möglich.
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Unser Code of Conduct 
„Das Musikleben am Puls der Gesellschaft ist Thema 
des NJO. Wir unterstützen Musik- und Kulturschaffende  
sowie Institutionen auf ihrem Weg in eine zukunfts-
fähige Musikkultur: divers, inklusiv und interdisziplinär.“  
Mit diesem Leitbild operiert das NJO bereits seit 2020 
und setzt damit auf das enorme Veränderungspo-
tenzial, das in der Musikvermittlung als Haltung und  
Querschnittsthema für das Selbstverständnis des  
Kultur-betriebs liegt. Der vernehmbare Wunsch nach 
Relevanz für die Gesellschaft in ihrer Vielfalt und die  
damit verbundene Hinwendung von Musikinstitutionen 
an ihren Nahraum bringt Veränderungen hervor, die 
durch und mit Musikvermittlung gut beschreibbar sind. 

Nicht nur in der genuinen Netzwerktätigkeit, sondern 
auch im Projektbetrieb des NJO spielt die Orientierung 
an einer diversitätsbewussten, inklusiven und interdis-
ziplinären Musikkultur eine zentrale Rolle. Nicht zuletzt 
soll sich diese Ambition auch in unserem eigenen Han-
deln abbilden. Erweitert um den Aspekt Nachhaltigkeit 
hat das NJO daher einen Kodex eingeführt, mit dem 
sich alle festen und freien Mitarbeiter:innen des NJO im  
direkten Arbeitsumfeld gemeinsamer Verhaltenswei-
sen versichern, die den Umgang miteinander im Team 
und im Projektkontext betreffen. Basis für diese Ver-
einbarung ist der „wertebasierte Verhaltenskodex“, 
den unser Mitglied Deutscher Bühnenverein im Jahr 
2018 beschlossen hat. 

Mit unserem Code of Conduct erkennen wir an, dass 
in den Bereichen Chancengleichheit, Geschlechterge-
rechtigkeit und im nachhaltigen Umgang mit Ressourcen  
Handlungsbedarf besteht und entwickeln daraus  
konkrete Umsetzungen. So verpflichten wir uns z.B. 
diskriminierende, herabwertende und ausgrenzende 
Sprache und Handlungen zu unterlassen und aktiv nach 
Formen und Handlungsprinzipien zu suchen, die mög-
lichst vielen Menschen die gleichberechtigte Teilhabe an 
unseren Projekten und Angeboten ermöglichen. In An-
erkennung, dass die Gerechtigkeit zwischen Männern 
und Frauen noch lange nicht sichergestellt ist, stehen 
wir dafür ein, eigene Gremien und Projekte paritätisch 
zu besetzen, gleiche Bezahlung für gleiche Arbeit zu  
gewährleisten und familienfreundliche Arbeitsmodelle 
für unsere Mitarbeitenden zu suchen oder bei Bedarf  
gemeinsam Lösungen zu entwickeln, um die Verein-
barkeit von Familie und Beruf für Männer und Frauen  
gleichermaßen zu ermöglichen. Schließlich dringen wir 
auf einen schonenden Umgang mit natürlichen Res-
sourcen, indem wir keine Reisen < 1.000 km mit dem 

Flugzeug antreten, nach Möglichkeit durch Reisen ver-
ursachte CO2-Emissionen kompensieren und Wert auf 
die Möglichkeit der Wiederverwertbarkeit und Nach-
haltigkeit von verwendeten Materialien legen. Eine  
unabhängige Obfrau wurde als Vermittlerin bei mögli-
chen Verletzungen des Kodex gewonnen.

Diese Haltung manifestiert sich auch durch die Unter-
zeichnung der Charta der Vielfalt sowie der Berliner  
Erklärung von DIE VIELEN e.V.

Der Verhaltenskodex des NJO:
jungeohren.de/meldungen/verhaltenskodex-des-njo/

Zeichen setzen 
für ein zukunftsfähiges 
Musikleben und 
Teil des NJO werden!
Werden Sie jetzt mit Ihrer Institution/Ihrem Ensemble  
oder als Einzelperson Teil unseres Netzwerks! Das 
NJO finanziert sich unter anderem durch die jährlichen 
Beiträge seiner Mitglieder und Teilnehmenden. Mit  
Ihrer Anmeldung setzen Sie ein Zeichen für ein ge-
genwartsbezogenes Musikleben, eine diversitäts- und 
teilhabeorientierte Musikkultur und für zukunftsgerich-
tete Transformation. Sie unterstützen unsere Arbeit  
für mehr Sichtbarkeit, Qualität, Dialog und bessere  
Arbeitsbedingungen im Bereich Musikvermittlung so-
wie Aufbau und Erhalt von Netzwerkstrukturen.

Mit Ihrer Anmeldung schließen Sie sich der dynamischen 
NJO-Community mit über 270 aktiven Teilnehmer:innen 
aus Orchestern, Ensembles, Musiktheatern, Konzert-
häusern, Journalist:innen, freien Künstler:innen und  
Veranstaltern, Student:innen, Hochschulen und Musik-
verlagen an! Wir freuen uns auf Sie!

Jahresbeitrag:
Einzelteilnehmer:innen 75 € (Studierende 30 €) 
Korporative Teilnehmer (= Institutionen) 295 €.

jungeohren.de/dabei-sein
Satzung und Beitragsordnung: 
jungeohren.de/impressum/
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