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Wo die wilden Talente 
wohnen
In seinem Buch „Die digitale Revoluti-
on der Musik“ schreibt Harry Lehmann 
über den Wandel der Bedeutung von 
Institutionen durch die zunehmende 
Demokratisierung der künstlerischen 
Medien durch „Eplayer“. Als ich da-
durch angeregt kürzlich im Bad Blog 
über die „akademische Blase“ schrieb, 
bekam ich von akademischen Kollegen 
eins auf den Deckel, von den nicht-
akademischen sehr viel Lob. Die aka-
demischen Kollegen mögen vielleicht 
sagen, dass Applaus von Nicht-Aka-
demikern Applaus von der falschen 
Seite ist. Aber warum ist es „falsch“, 
kein Akademiker zu sein? Ist die Au-
ßenwahrnehmung einer Institution 
wie einer Musikhochschule nicht auch 
sehr wichtig? Dazu gehört auch die Fä-
higkeit zur öffentlichen Selbstkritik. 
Wenn ich akademische Institutionen 
nur von außen kritisiere, wird diese 

Kritik innerhalb der Institution eher 
abgetan und ignoriert. Kritisiere ich 
aber die Akademien von innen, bin ich 
„Nestbeschmutzer“. 
Diese gewachsene Kritikresistenz von 
Institutionen zu überwinden, ist nicht 
ganz einfach, aber sollte man deswe-
gen lieber schweigen? Über den Sinn 
von etwas nachzudenken, heißt nicht, 
diesem Sinnlosigkeit zu attestieren. 
Was mich frustriert: Zunehmend be-
kommen wir in der Kompositionsabtei-
lung Bewerbungen von Studenten, die 
im Grunde nur klassische Kompositi-
onsstile lernen, aber eigentlich gar kei-
ne Künstler sein wollen. Oft wird das 
Kompositionsstudium auch als eine Art 
Ersatzstudium für Filmmusik gesehen. 
Ich bekomme tatsächlich zahlreiche 
Bewerbungszuschriften wie: „Eigent-
lich will ich Musik für Film und Medi-
en studieren, aber ich fühle mich dafür 
noch nicht weit genug, daher würde 
ich gerne bei Ihnen klassische Kompo-
sitionstechnik studieren“. Technik ist 
Mittel zum Zweck, kein guter Kompo-

nist wird sich weigern, sich mit Technik 
und Handwerk auseinanderzusetzen. 
Aber es ist kein Selbstzweck. Es reicht 
einfach nicht, sich als Komponist al-
lein mit vorgefertigten Lösungen zu 
beschäftigen, wie zum Beispiel „Kom-
ponieren im Stile von Bach“. Wer nichts 
zu sagen hat, dem helfen keine Regeln 
und keine Systeme.
Dies spiegelt sich durchaus in Verän-
derungen innerhalb unseres Lehrplans 
wieder. So war es zum Beispiel in Mün-
chen früher notwendig, zum Komposi-
tionsdiplom eine Doppelfuge im stren-
gen Bach’schen Stil zu schreiben. In-
zwischen ist es erwünscht, dass sich 
die Komponisten auf individuelle und 
freiere Weise mit dem Thema „Fuge“ 
auseinandersetzen, was originellere 
Lösungen anregt.
Kompositionsklassen sollten das kre-
ative Herz einer Hochschule sein, von 
dem Impulse für die Musikästhetik der 
Zukunft ausgehen, keine Beschäfti-
gungswerkstätten für Musikhandwer-
ker. Wir brauchen mehr Individualismus 

und neue Ideen, weniger Reproduktion. 
Dasselbe würde für mich auch für Kom-
position für Film und Medien gelten.
Studieren vielleicht viele Künstler in-
zwischen gar nicht mehr bei uns?
So sagt etwa Heiner Goebbels: „Es 
wäre sicher für alle von Vorteil, die 
Kompositionsklassen auch zu öffnen 
für Talente mit einer anderen musika-
lischen Kultur.“ Es gibt diese Talente, 
von denen er spricht. Das Problem ist 
nur: sie würden an keiner Musikhoch-
schule die Aufnahmeprüfung beste-
hen und wären auch mit dem akade-
mischen Betrieb nicht kompatibel. 
Unser Betrieb braucht bestimmte Be-
wertungskriterien – einerseits, um 
eine gesunde Konkurrenz zu etablie-
ren, andererseits um mit bewerteten 
Abschlüssen auch einen Studienwert zu 
erzeugen. Ohne diese Kriterien ist es 
schwierig, Talente „fassen“ zu können. 
Immer wieder lehnen wir als Instituti-
on hochtalentierte Studenten ab, weil 
sie bestimmten Prüfungskriterien nicht 
entsprechen, was meistens an deren 

mangelnder musikalischer Allgemein-
bildung liegt. Man kann aber musika-
lisch allgemein gut gebildet und den-
noch eher untalentiert sein, echtes Ta-
lent dagegen ist „wild“, nicht immer 
bewertungskompatibel und sucht sich 
unkonventionelle Wege.
Wir haben an den Musikhochschu-
len zahlreiche Studenten, die sowohl 
wirklich talentiert als auch musikalisch 
gut gebildet sind, was ein Glücksfall 
ist. Aber die wilden Talente entgehen 
uns oft. Diese kommen zum Beispiel 
aus Ländern, die einen anderen Aus-
bildungsstandard haben. Oder es sind 
Talente die in allem gut und großartig 
sind, nur nicht in dem einen kleinen 
Nebenfach, bei dem sie in der Prüfung 
scheitern. Wäre es aber nicht schön, 
diese auch bei uns zu haben?
Auch von diesen Studenten würde 
ich mir wünschen, dass wir sie als Stu-
denten hätten. Da es ihren (und un-
seren) Horizont erweitern würde. Und 
das kann doch nie schaden.

 � Moritz Eggert

 Absolute Beginners

München ist nicht gerade bekannt für 
seine Industriekultur; schon gar nicht 
in Form von Ruinen und ihrer ästhe-
tischen Umnutzung, wie man sie aus 
Berlin und dem Ruhrgebiet kennt. Und 
doch befindet sich am westlichen Rand 
der bayerischen Hauptstadt ein solches 
Denkmal: das ehemalige Heizkraftwerk 
Aubing – eine morbide Kathedrale des 
Industriezeitalters von knapp 30 Me-
tern Höhe; darin nur drei riesige, mit 
mehr oder weniger gelungenen Graf-
fitis verzierte Hochöfen. Man kann 
sich lebhaft vorstellen, wie Anfang der 
90er-Jahre die ersten Raves des Techno-
Zeitalters in der stillgelegten Anlage 
gefeiert wurden und auch deshalb liegt 
es nahe, dass Mathis Nitschke hier vom 
18. bis 20. Oktober seine Mixed-Reality-
Techno-Oper MAYA spielen lässt.

A ufmerksam auf die Ruine wurde 
Nitschke 2015 durch den Archi-
tekten Peter Haimerl, der aus der 
Aubinger Ruine einen Konzert-

saal machen wollte; auch die Münchner 
Philharmoniker erkannten die musika-
lischen Potenziale der Halle als Off-Lo-
cation. Nun allerdings ist es der freie 
Komponist und Sounddesigner, der das 
Vorhaben an vier Oktobertagen zumin-
dest temporär umsetzt. Der Münchner 
hat sich auf Musik in Verbindung mit 
Theater und neuen Technologien spe-
zialisiert, die Besetzung ungewöhn-
licher Orte zieht sich als roter Faden 
durch sein Schaffen: Am Pasinger 
Bahnhofsplatz inszenierte Nitschke 
2015 mit VIOLA eine erste Operninstal-
lation im öffentlichen Raum; 2016 be-
zog er mit KATHERINA ein Reisebüro 
an der Münchner Freiheit. Mit MAYA 
folgt nun der dritte musiktheatrale 
Streich, der eine Dame ins Zentrum ei-
ner Transformationsgeschichte über 

Raum, Zeit und Medialität stellt. Mathis 
Nitschke nähert sich der Aubinger In-
dustrieruine „minimal-invasiv“. Der Be-
griff entstammt der endoskopischen 
Chirurgie, bei der Haut und Gewebe 
kaum verletzt werden; bei ihm bezeich-
net es den Vorsatz, möglichst wenig 
verändernd in den Originalraum einzu-
greifen. Vielmehr nutzt Nitschke die 
Kulisse als Projektionsfläche und insze-
niert das alte Heizkraftwerk als „Tor 
zum digitalen Paradies“: „In der Mitte 
der Haupthalle sehen Sie die Überreste 
dreier gigantischer Maschinen (die 
Graffiti-verzierten Hochöfen) aus dem 
3. Jahrtausend nach Chris ti. Unsere 
Vorfahren nutzten sie zum Speichern 
ihres Bewusstseins, das ihnen nach 
dem Tod die Erlösung im digitalen Pa-
radies bescherte. 2050 wurde diese Zi-

vilisation durch eine globale Katastro-
phe ausgelöscht; Spuren deuten auf ei-
ne zielgerichtete Reaktion der Avatare: 
Die Legende besagt, dass eine Auser-
wählte namens Maya mithilfe ihres 
rückgeführten Bewusstseins in einem 
wiederbelebten Körper eine neue 
Menschheit erschaffen sollte.“

Transformationsort Ruine
In Nitschkes „post-utopischer Vision“ 
wird die Ruine zum Transformations-
ort: „in eine grenzenlose Welt und ein 
virtuelles Leben ohne Erwerbsarbeit, 
gesellschaftliche Zwänge, Krankheiten 
oder körperliche Einschränkungen“. 
Konzipiert als „Ort ohne Grenzen“, 
kommt dieses digitale Paradies dem 
nahe, was der französische Philosoph 

Michel Foucault als „Heterotopien“ be-
zeichnete: „Anderen Räumen, die mit 
allen anderen in Verbindung stehen und 
dennoch allen anderen Platzierungen 
widersprechen“; MAYA wird zur „tat-
sächlich realisierten Utopie“ und in 
ihrer multimedialen Ausformung als 
„Mixed-Reality-Techno-Oper“ zu einer 
„Heterophonie“, die den Klang im ar-
chitektonischen Raum der Aubinger 
Ruine als ästhetisches Dispositiv in-
szeniert: Realer und elektronisch er-
zeugter Klangraum berühren sich, Re-
alität und Virtualität umarmen sich. Mit 
erweiterten Realitäten beschäftigt sich 
Mathis Nitschke nicht zum ers ten Mal: 
„Vergehen“, eine Art „Pokemon Go“ für 
Musikliebhaber, ist eine „Oper, die man 
sich erlaufen kann“: Der Hörspazier-
gang kann jederzeit mit Smartphone 

begangen werden – und lässt die reale 
Welt auf dem Münchner Kabelsteg mit 
der Virtualität in klingende Interaktion 
treten. Auch in MAYA können die Zu-
schauer mittels App rätselhafte Spu-
ren einer untergegangenen Zivilisation 
auf ihren Bildschirmen entdecken, wel-
che die reale Umgebung des alten Heiz-
kraftwerks virtuell ergänzen. 

Leben ohne Limits
Mittels Lichtdesign von Urs Schöne-
baum werden Skulpturen im Raum ge-
schaffen, während in der Musik Ver-
gangenheit, Gegenwart und Zukunft in 
einem heterophonen Klang raum zusam-
mengefügt werden: Zitate von Dome-
nico Gabrielli führen über Steve Reich 
(1967) bis zu Klaus-Peter Werani (2017). 
Das Streichtrio Coriolis spielt live mit, 
gegen und in den elektronischen Klang-
landschaften, die Mathis Nitschke ge-
meinsam mit Klavikon, Jörg Hüttner, 
dem Video- und Noise-Artisten „Rum-
peln“ und Björn Eichelbaum erschafft. 
Mit dieser multimedialen Ausstattung 
seiner „Mixed-Reality-Techno-Oper“ 
hebt er das Selbstverständnis der Gat-
tung Oper als audiovisuelles Gesamt-
kunstwerk in die Gegenwart: MAYA ver-
bindet Oper und Techno. Beides steht 
für ein kraftvolles Sich-Auflehnen: ge-
gen den Tod, gegen die Einsamkeit. Für 
ein Leben ohne Limits. Für die Verhei-
ßung einer Welt, in der wir nach un-
seren kühnsten Vorstellungen leben, 
ohne jemals an körperliche Grenzen 
zu stoßen. Ein Stück über das Sterben, 
über Erlösung und Transformation – 
also das, was Opernstoffe ausmacht: 
Bewusstseinserweiterung durch Musik, 
Sound, Licht und digitale Kunst.“

 � Anna Schürmer
www.mayaoper.de

Musikdramatischer Hörspaziergang mit Smartphone
MAYA – Mathis Nitschke realisiert im ehemaligen Kraftwerk München-Aubing eine „Mixed-Reality-Techno-Oper“

Die Kraftwerksruine als „Tor zum digitalen Paradies“. Foto: Mathis Nitschke

Den ganzen September über findet in 
Berlin erstmals der „Monat der zeit-
genössischen Musik“ statt. Unter die-
sem Dach versammelt die inm – initia-
tive neue musik berlin im Rahmen ih-
rer „field notes“-Kampagne zahlreiche 
Akteure der Berliner Szene. Lisa Ben-
jes ist seit einem Jahr bei der inm für 
die Kampagne verantwortlich, zuvor 
war sie als Leiterin des deutsch-fran-
zösischen Fonds für zeitgenössische 
Musik „Impuls neue Musik“ tätig. Juan 
Martin Koch hat sie zum „Monat“ und 
zur Kampagne „field notes“ befragt.

neue musikzeitung: Ist der „Monat 
der zeitgenössischen Musik“ eine neue 
Klammer für bereits bestehende Festi-
vals und Initiativen?
Lisa Benjes: Ja, für all jene Akteur/-
innen, Spielorte und Veranstalter, die 
sich mit der Zuschreibung zeitgenös-
sische Musik identifizieren. Wir ha-
ben die Akteure schon sehr früh in 
die Planung des Monats eingebunden, 
um ihnen ausreichend Zeit zu geben, 
Programme für den Monat zu konzi-

pieren. Somit kuratiert die Szene den 
Monat der zeitgenössischen Musik ge-
wissermaßen selbst und entscheidet, 
wie sie sich präsentieren möchte. Wir 
bieten dafür die Strukturen, koordi-
nieren die einzelnen Veranstaltungen 
und übernehmen die Kommunikation. 
Die Spannbreite der unterschiedlichen 
Strömungen wird dabei erstaunlich 
gut dargestellt: Von klassisch kompo-
nierter Musik über Soundinstallati-
onen bis hin zu Echtzeitmusik ist al-
les dabei. Durch die Klammer kann 
diese Vielfältigkeit geschlossen nach 
außen kommuniziert werden. Wir ha-
ben eine Art Logo entwickelt, das wir 
allen Beteiligten zur Verfügung stel-
len. Aufgrund der diversen Ausrich-
tungen der einzelnen Akteur/-innen 
waren wir uns zunächst nicht sicher, 
ob dieser Überbau angenommen wür-
de. Doch zeigte sich schnell, dass fast 
alle das Angebot annehmen wollten. 
nmz: Aber Sie sind auch selbst initia-
tiv geworden, nehme ich an…
Benjes: Wir haben über diese freie Be-
teiligung hinaus für die Eckdaten des 

Monats besondere Absprachen mit En-
sembles und Spielorten getroffen. Mit 
der Leitung des ensemble mosaik ha-
ben wir entschieden, das Porträtkon-
zert von Svensson und Beil unter der 
Leitung von Enno Poppe auf den er-
sten September zu legen und somit den 
Auftakt des Monats zu geben. Ähnlich 
lief es bei dem Doppelabschluss des 
Monats mit einem Konzert des Ensem-
ble KNM Berlin einerseits und einem 
Gemeinschaftskonzert des Zafraan 
Ensemble mit dem Solistenensemble 
Phønix16 andererseits. Zudem haben 
wir zusammen mit dem ACUD, einem 
interdisziplinären Veranstaltungsort, 
die „Party des Monats der zeitgenös-
sischen Musik“ ausgeklügelt. Im Rah-
men des Monats findet außerdem un-
ser zweites Künstlergespräch statt, 
der sogenannte „Perspektivwechsel“. 
Diesmal haben wir uns mit dem Mu-
sikfest Berlin zusammengeschlos-
sen, das eine Uraufführung von Re-
becca Saunders präsentiert. Bei dem 
Gespräch werden sie und der Video-
künstler Ed Atkins über Musikalität in 

der Sprache in ihren jeweiligen künst-
lerischen Arbeiten sprechen.
nmz: Wie will „field notes“ über die-
sen Monat hinaus eine „Steigerung der 
Sichtbarkeit der Neuen Musik in Ber-
lin“ erreichen? 
Benjes: Der Monat der zeitgenös-
sischen Musik ist nur die Spitze des 
Eisbergs. Wir gehen davon aus, dass 
Berlin über ein sehr interessiertes 
Publikum verfügt, was sich im Lau-
fe unserer Arbeit mehrfach bestätigt 
hat. Wer sich allerdings außerhalb der 
Neue-Musik-Kreise bewegt, hat es oft 
schwer, an Informationen zu gelan-
gen oder sich einen Überblick über 
das Angebot zu verschaffen. Daher 
haben wir mit „field notes“ eine lang-
fristige Informationsplattform auf-
gebaut. Auf der neuen Website geben 
wir dem Publikum neben Veranstal-
tungshinweisen auch Hintergrundin-
formationen über die Kunstsparte und 
die Szene an die Hand. Alle zwei Mo-
nate erscheint das field notes Maga-
zin, in dem wir einen Überblick über 
die Geschehnisse bieten, die Szene 

vorstellen und in den Leitartikeln ak-
tuelle Diskurse aufgreifen. Im Rah-
men der Kampagne werden zudem öf-
fentliche Proben gefördert, um dem 
Publikum Einblicke in Entstehungs-
prozesse zu gewähren und damit ein 
besseres Verständnis für die Werke 
zu vermitteln. Bei unseren Künstler-
gesprächen laden wir Literaten, Phi-
losophinnen und bildende Künstler 
dazu ein, mit Komponis-tinnen über 
Gemeinsamkeiten und Differenzen 
im künstlerischen Schaffen zu spre-
chen. Schließlich wird ein wichtiger 
Teil des Programms der Stärkung der 
Szene selbst gewidmet: Zur Professi-
onalisierung der Akteure bieten wir 
ein Beratungsangebot und koordinie-
ren langfristig geplante Ver-anstal-
tungstermine der Stadt und weisen 
auf Überschneidungen terminlicher 
und inhaltlicher Art hin. All dies ist 
schon in den vergangenen Monaten 
initiiert worden und wird auch über 
den Monat der zeitgenössischen Mu-
sik hinaus bestehen. �
www.inm-berlin.de

Der Berliner Septemberkalender klingt jetzt ganz neu
Monat der zeitgenössischen Musik: Lisa Benjes von der Berliner „field notes“-Kampagne im Gespräch


