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Ist Musik- und Tanzvermittlung notwendige
Basisversorgung oder nur eine Modeerschei-
nung? So oder so: die Szene boomt! Was einst
mit Leonard Bernsteins legenddrer TV-Reihe
in den 1950/60er-Jahren populdr wurde, gehért
heute zum Angebot jedes professionellen Kon-
zertveranstalters, der ein breites Publikum
erreichen oder begleiten will. Die Intention
ist immer die gleiche: dem Menschen Briicken
bauen zur Musik / zum Musikhoren ... und zu
den klassischen musikschaffenden Kulturein-
richtungen. Auch fiir den Tanzbereich bestehen
solche Intentionen, doch sind diese noch weniger
verbreitet als in der Musik, sollen aber in diesem
Heft vorausschauend mit angedacht werden.

Dem oder der Vermittler/in kommt dabei die
tragende Rolle des Briickenbauens zu, wo es —
um im Bild zu bleiben — dsthetischen Anspruch
mit statischer Tragfahigkeit zu vereinen gilt. Fir
diese Aufgabe bedarf es kiinstlerischer und pida-
gogischer Kompetenzen, Empathie fur die Zuho-

Is music and dance outreach a necessary funda-
mental provision or only a passing fad? Whichever
it is, the scene is blossoming! That which Leonard
Bernstein offered in his famous TV series in the
1950s and 1960s is now part of the programme of
every professional concert organiser who wants to
reach or accompany a wide audience. The intention
is always the same: to build a bridge for people to
music and listening to music ... and to classical
musical cultural establishments. Such intentions
also exist in the field of dance but, although they
are not as widespread as in music, they should also
be kept in mind.

The music mediator plays a fundamental part in
building these bridges, where aesthetic demands
need to be combined with sustainability. Artistic
and pedagogical competences, empathy for the
audience, various tools, strategies and methods

renden, unterschiedliche Werkzeuge, Strategien
und Methoden und vor allem Phantasie. Viel-
leicht haben deshalb so viele Elementare Musik-
und Bewegungs-/Tanzpiddagoginnen neben dem
Unterrichtsraum nun auch die Bithne erfolg-
reich erklommen und ihr Tétigkeitsspektrum
um die Musik- und Tanzvermittlung erweitert.
Mit ihrem Ausbildungsprofil Musik, Tanz und
Sprache im kiinstlerisch-padagogischen Kontext
sind sie geradezu prddestiniert, die Rolle des
beziehungsstiftenden Kommunikators zu den
verschiedensten Publikumsgruppen zu tiberneh-
men — auch weil sie Musik nicht isoliert, sondern
immer mit einem ,,UND" verstehen (Musik und
Mensch, Musik und Tanz). Dadurch waren und
sind sie Impulsgeber fiir vielseitige Zugidnge und
neue Formate. Der Grofiteil der Arbeit beginnt
jedoch lange vor dem Event und findet jenseits
der Biihne statt. Unsere fiktive Stellenanzeige
~Wanted Musik- und Tanzvermittler m/w°
(S. 441.) veranschaulicht das grofle Aufgabenge-
biet dieses relativ neuen Berufsbildes.
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and, especially phantasy, are necessary for this task.
Perhaps this is the reason that many elemental
music and movement/dance teachers also success-
fully reach to the stage and widen their range of
work to include music and dance outreach.

With their training in music, dance and speech in
artistic-educational contexts, they are predestined
to undertake the role of a communicator further-
ing relationships with a wide range of audiences.
They do not see music as being isolated but always
accompanied by an “AND” (music and man, music
and dance). For this reason, they were and are in-
itiators of versatile approaches and new formats.
The large part of the work starts well before the
event and not on the stage. Our fictional advertise-
ment “Wanted: music mediator” (p. 44) illustrates
the wide range of tasks within this relatively new
profession.



Wir danken allen Autorinnen und Autoren dieser
Ausgabe des ORFF-SCHULWERK HEUTE, die uns
- engagiert und wie immer unentgeltlich — das
Thema ,,Performative Musik- und Tanzvermitt-
lung“ aus unterschiedlichsten Blickwinkeln
beleuchten. Der Auftaktartikel widmet sich
der Entwicklung der Musikvermittlung und
gibt einen allgemeinen Uberblick iiber das Feld.
Die weiteren Beitrige vertiefen einzelne Aspekte,
insbesondere die Uberschneidungsfléiche mit
der Elementaren Musik- und Tanzpidagogik,
und verlebendigen das Thema mit konkreten
Praxisbeispielen aus dem In- und Ausland. Auch
zwei Beitrage zur Vermittlungspraxis zu Werken
von Carl Orff haben wir in dieser Ausgabe aufge-
nommen. Wie vielfiltig die Herausforderungen
als Vermittlerinnen und Vermittler sind, zeigen
die Beitrage von Personlichkeiten, die seit Jahren
in unterschiedlichster Weise in diesem Bereich
aktiv sind. Die vielen beigefiigten Links laden
ein, sich von Performern, Themen, Veranstal-
tern, Formaten und Produktionen inspirieren
zu lassen.

Our thanks go to all the authors of this issue of
ORFF-SCHULWERK HEUTE that, with commitment
but free of charge, illuminate performative music
and dance outreach from diverse perspectives.
The opening article addresses the development of
music outreach and gives an overview over this field.
The following contributions enlarge upon individual
aspects, particularly the intersection with elemental
music and dance pedagogy, and bring the topic to
life with concrete national and international prac-
tical examples. We have also included two articles
on outreach with works by Carl Orff. The diverse
tasks of music and dance mediators can be seen in
the short contributions by people who have worked
in this area for many years. The many links can help
us to be inspired by performers, topics, event man-
agers, formats and productions.

Musikvermittlung in aller Munde ... und wie
steht es um die Tanzvermittlung? Ist Tanz
nicht per se Musikvermittlung? Ganz klar: jein.
Auch in der Tanzvermittlung beginnt sich eine
lebendige Szene zu entwickeln. In einer spateren
Ausgabe von ORFF-SCHULWERK HEUTE wollen
wir dieses Thema neuerlich aus der Sicht der
Tanzvermittlung thematisieren.

Wir wiinschen Thnen nun eine informative und
anregende Lektiire und freuen uns iber Ihre
Riickmeldungen.
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Micaela Griiner und Monika Sigl-Radauer

Everybody is talking about music outreach ... but
where is dance outreach? Is dance not per se music
outreach? Yes and no. A lively scene has started de-
veloping in dance outreach. This will be the topic of
a future issue of ORFF-SCHULWERK HEUTE.

We wish you informative and stimulating reading
and are happy to receive your feedback.

Micaela Griiner and Monika Sigl-Radauer
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Die Prasenz des Augenblicks
Musikvermittlung im Konzert fir Kinder,
Jugendliche und Erwachsene

CONSTANZE WIMMER

Unldngst nahm ich an einer Tagung zur Ver-
mittlung Neuer Musik fiir Erwachsene teil. Im
Zentrum standen neue Konzertformate, Lecture
Performances und interaktive Workshops mit
und fir erwachsenes Publikum. Im Nachklang
zu einer Auffithrung des jungen Ensembles
Schallfeld mit Werken von Gérard Grisey, die
es den Zuhorenden ermdéglichte, wahrend des
Konzerts den Horplatz im Raum zu wechseln,
im Stehen, Gehen oder Sitzen zu lauschen und
sich den iiberraschenden Einsitzen der Musi-
ker aus allen Richtungen des Saales zu 6ffnen,
fand eine Diskussion mit dem Publikum statt.
Ein Veranstalter meinte, das sei ja alles nichts
Neues mehr — vor kurzem hitte er ein Konzert
mit den Wiener Symphonikern im Grofien Saal
des Wiener Konzerthauses erlebt, bei dem das
Publikum nicht in Reihen saf}, sondern verteilt
mitten im Orchester und auf diese Weise einen
unmittelbar sinnlichen Eindruck aus dem Zent-
rum des Klangkérpers erfahren konnte.

Wer hat’s erfunden? Mit Sicherheit nicht der
reguldre Konzertbetrieb! Vielmehr erwéichst
diese Idee aus der Praxis der Musikvermittlung,
die sich seit den 90er-Jahren des 20. Jahrhun-
derts einerseits um den Publikumsnachwuchs
im Konzert kiimmert und sich andererseits der
Gestaltung kontextueller Zuhor-Situationen fir
Menschen aller Altersgruppen, Bildungs- und
Erfahrungshintergriinden verschreibt. Bereits
vor 30 Jahren salen junge Schiilerinnen und
Schiiler mitten im Orchester, um die Prisenz
des musikalischen Augenblicks nicht nur zu
horen und in den Gesamtklang des Orchesters
integriert zu sein, sondern in der Bewegung der
Musizierenden und im Verfolgen der einzelnen
Stimme des benachbarten Instruments Orches-

termusik differenziert zu erleben — ein Ansatz,
den mittlerweile viele Orchester regelmifig in
Schulkooperationen praktizieren.

Was ist also wirklich neu? Dass sich mittlerweile
auch der ,normale” Konzertbetrieb gegeniiber
diesen Formen der Vermittlung von Musik 6ffnet
und innovative Horsituationen nicht mehr nur
den jungen Zuhérerinnen und Zuhérern zu Teil
werden lisst, sondern ebenso fiir erwachsene Ho-
rerinnen und Hoérer ins Abonnement iibernimmt.

Der folgende Text beleuchtet zunéchst das Praxis-
teld der Musikvermittlung im Uberblick, geht
auf historische Entwicklungslinien des heute
boomenden Bereiches ein und skizziert abschlie-
8end den Kernbereich der Musikvermittlung:
das Ermoéglichen von dsthetischer Erfahrung.

DAS PRAXISFELD MUSIKVERMITTLUNG

»Seit es das biirgerliche Konzertwesen gibt,
hat sich wenig gedndert: die Férmlichkeit,

das Ritual, die Kompliziertheit eines Konzert-
betriebs, die Lokalitit an sich und die damit
verbundenen Beriihrungsingste. Wenn die, die
wir einladen wollen, nicht kommen, liegt die
Schuld nicht bei denen.“?

Dieser Befund gilt heute sicherlich fiir viele
Konzerthduser und Kultureinrichtungen, aber
trifft er tatsachlich alle Angebote im Jahrespro-
gramm? Wie verhilt sich dazu das immer gro-
3ere und vielfaltigere Repertoire an Konzerten
fiir Babies, Kinder und Familien? Welche Be-

1 Markus Poschner, designierter Opernchef des Landes-
theaters und Chefdirigent des Bruckner Orchesters Linz
in den Oberdsterreichischen Nachrichten 17.3.2015
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deutung haben niederschwellige Einladungen
an Menschen aller Kulturen, mit Proviant und
Kinderwagen die letzten Reservate der Hoch-
kultur fiir sich zu erobern? Warum suchen
Konzertveranstalter den Kontakt zu Bezirken
am Rande der Stidte und entwerfen kurz- und
langfristige partizipative Workshop-Reihen fiir
Kindertagesstatten, Schulen und Lehrlingsbe-
triebe? Sind diese Formate mit dem ,,normalen®
Programm eines Orchesters oder Konzerthauses
verbunden oder fiihren sie innerhalb eines nach
wie vor elitiren Kunstbetriebs fiir Expertinnen
und Experten ein abgeschlossenes buntes Eigen-
leben? Sind Kinder, Schilerinnen und Schiler,
Seniorinnen und Senioren, Familien und Orts-
unkundige im Bereich des klassischen Musikbe-
triebs tatsichlich willkommenes Publikum oder
lediglich geduldete Quotenbringer, weil sie die
Auslastungszahlen heben und gegeniiber der
offentlichen Politik ein wohlfeiles Feigenblatt
der Teilhabe unterschiedlicher Bevolkerungs-
gruppen einer Stadt abgeben?

Das Beispiel aus der Einleitung legt den Befund
nahe, dass zumindest eine wechselseitige Be-
fruchtung der Formate stattfindet und immer
mehr Ensembles, Konzerthauser und Festivals in
der gelebten Vielfalt des Publikums ihre Starke
sehen. Denn noch immer verweisen einschldgige
Studien auf eine duflerst stabile Rekrutierung
des Publikums von Klassik-Konzerten.

DIE CONCERTI-KLASSIKSTUDIE -
EINE REPRASENTATIVBEFRAGUNG
DER KLASSIKHORER IN DEUTSCHLAND

2016 gab die Zeitschrift ,,Concerti® eine Repri-
sentativbefragung (Concerti Media GmbH
2016) zu Interessen, Gewohnheiten und Lebens-
stilen der Klassikhorerinnen und -hérer in
Deutschland bei der Hamburg Media School in
Auftrag: 4.700 Teilnehmende wurden befragt.
Der Fragebogen selbst wurde tiber Medien
verteilt, die eine hohe Reichweite in Gruppen
erzielen, die sich fiir klassische Musik interes-
sieren. Zusitzlich wurden Struktur-Kennzahlen
der Zielgruppe , Klassikhorer” aus der Reprasen-
tativerhebung der Allensbacher Werbetriger-
Analyse herangezogen.

8 Performative Music and Dance Outreach

Neben wichtigen Ergebnissen zum Alter des
Publikums (zwei Drittel sind zwischen 40 und
70 Jahren alt), dem beruflichen Status (die
Hilfte hat einen Universititsabschluss) und der
musikalischen Sozialisation (das Publikum von
klassischen Konzerten kam mit Musik in frither
Jugend im Rahmen der Familie in Kontakt
und spielt iiberwiegend selbst ein Instrument),
wurden auch Einstellungen zu Angeboten der
Musikvermittlung erhoben. Auf die Frage, was
Konzertbesuche attraktiver machen konnte, ant-
wortet beispielsweise ein Drittel des Publikums,
das dies durch zusitzliche Informationsveran-
staltungen und ein Kennenlernen der Kiinstler
der Fall wire (Concerti Media GmbH 2016: 50).
Ist also der Konzertsaal mittlerweile auch ein
Lernort — oder ein Museum oder ein Theater?
Susanne Keuchel brachte 2010 eine Infra-
struktur-Erhebung zu den Bildungsangeboten
in klassischen Kultureinrichtungen heraus —
darin erhebt sie mit beeindruckenden Zahlen,
welche Angebote mittlerweile von Bibliotheken,
Museen, Theatern, Orchestern oder Mehrspar-
tenhdusern gemacht werden und welche Ziel-
gruppen dadurch erreicht werden kénnen. In
der deutschen Orchesterlandschaft verfiigen
nach diesem Befund inzwischen 90% der En-
sembles iiber ein eigenes kulturelles Bildungs-
programm (KeucHEL und WEIL 2010). Und
diese Programme erreichen inzwischen ebenso
Erwachsene wie Kinder und Jugendliche.

Die Deutsche Orchestervereinigung (DOV)
erhebt seit 2002 regelmafig alle Daten zu Auf-
tihrungen und Stellenpldnen der Orchester,
um im langfristigen Vergleich Entwicklungsver-
ldufe nachzuzeichnen. Ende Februar 2017 gab
die DOV optimistische Zahlen bekannt. Dem-
nach gab es in der Spielzeit 2015/16 um 10 %
mehr Orchesterkonzerte als zwei Jahre davor.
In ihrem jiingsten Newsletter? spricht sie gar
von einer Trendumkehr: ,,Uberraschend ist das
Ergebnis im Education-Bereich. Mit rund 5.100
musikpddagogischen Veranstaltungen haben

2 http://www.dov.org/Newsreader/items/
trendwende-im-klassikbetrieb-1865.html [6.3.2017]
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die Orchester ihr Engagement um mehr als
20 Prozent gesteigert. Damit tun sie enorm viel
fiir das junge Publikum von heute*?, sagt Gerald
Mertens, der Geschiftsfithrer der Deutschen
Orchestervereinigung.

HISTORISCHE ENTWICKLUNGSLINIEN

Das Praxisfeld der Musikvermittlung boomt
allerdings nicht erst jetzt, sondern blickt auf
eine inzwischen Jahrhunderte alte Geschichte
in vielerlei Gestalt zuriick. Nicht zufillig fand
das erste dokumentierte Kinderkonzert in den
Vereinigten Staaten von Amerika statt — am
4. Juli 1858, dem Unabhingigkeitstag vom briti-
schen Empire, veranstaltete das Orchester von
Cincinnati ein Konzert fir junges Publikum,
um aktives Audience Development zu betrei-
ben und neue Publikumsschichten zu errei-
chen (SALMEN 1988: 190). In Europa hingegen
diente der Konzertsaal zu dieser Zeit noch als
Ort der Distinktion und der gesellschaftlichen
Selbstvergewisserung (vgl. S. 23 ff.), wo man der
Ausweitung des Publikums mehr als kritisch
gegeniiberstand:

,,Das Publikum besuchte die musikalischen
Orte nicht allein wegen der gebotenen Kunst,
sondern auch zur Festigung ihrer sozialen Stel-
lung durch die Auswahl schwer zu bekommen-
der und teurer Sitzplitze. Die Zugehorigkeit zu
einer gesellschaftlichen Schicht bestimmte den
Zugang zu den Spielstitten der Kunstmusik, da
die Besucher sich hier ihrer Stellung versichern
und sich nach aufen und innen abgrenzen
konnten.“ (MULLER 2014: 70)

Besonders deutlich lasst sich dies an einem
Beispiel aus Grof$britannien ablesen — die ,,Royal
Philharmonic Society” verwehrte 1821 einem
Mr. Hoffmann den Zutritt zu ihren Konzerten,
weil sie ihn fiir einen Arbeiter in einem Beklei-
dungsgeschift hielten. Erst das Empfehlungs-
schreiben eines Freundes, das darauf hinwies,
dass besagter Mr. Hoffmann der Inhaber dieses
Geschiftes sei, ermdglichte ihm den Zutritt: ,,Ich
bezweifle stark, dass er jemals dabei gesehen
wurde, wie er in dem Laden Kundschaft bedient
hat; er steht weit iiber solchen Dingen ... und
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wiirde keine Schande fiir die Philharmonischen
Konzerte sein.“ (N.N. zit. nach MULLER 2014:
95f)

Um 1900 fanden endlich auch in Europa Initia-
tiven statt, nicht nur den Adel und das geho-
bene Biirgertum am Konzertleben teilhaben
zu lassen, sondern ebenso einfache Menschen.
Die Hamburger Volksschulkonzerte auf Initia-
tive des Musikwissenschaftlers Hermann Kretz-
schmar (1848-1924) legten dafiir einen ersten
Grundstein. Rund um die deutschen Kunsterzie-
hertage zu Beginn des 20. Jahrhunderts widmete
sich Richard Barth (1850-1923) grundsétzlichen
Uberlegungen, wie Musik fiir junge Menschen
zugdnglich gemacht und wie Schule und Kon-
zertleben dabei zusammenwirken sollten. Dazu
miisse man ,,die engen Raume der Schule verlas-
sen und in den Konzertsaal gehen.” (BARTH zit.
nach Matt 2016: 22) Thm war wichtig, dass die
Schiilerinnen und Schiiler die Konzerte als festli-
che Zeit erlebten und nicht als Unterricht. Thnen
sollte ein ,tiefgehender und ein nach neuen,
dhnlichen Eindriicken Sehnsucht erweckender*
Genuss geboten werden, der nur erreicht werden
konne, ,wenn das Kind das Gehorte verstanden
hat.” (BARTH zit. nach MaALL 2016: 22)

In Grofbritannien engagierte sich der Dirigent
Sir Adrian Boult (1889 -1982) gemeinsam mit
dem City of Birmingham Orchestra in den
1920er-Jahren fiir Jugendkonzerte, die er selbst
dirigierte, moderierte und in Lehrerworkshops
an den Schulen vorbereitete (Bourt 1926).
Eine Tradition, die von Benjamin Britten (1913—
1976) mit dem Young Person’s Guide to the Orche-
stra weitergefithrt wurde. Die erste BBC-Auf-
nahme unter der Leitung von Sir Malcolm
Sargent (1885-1967) sollte als musikpadagogi-
scher Film in den britischen Klassenzimmern
gezeigt werde, um den Mangel an Fachlehrern
zu kompensieren.*

3 Ebd.

4 Ein kurzer Ausschnitt des BBC-Films findet sich

auf Youtube: www.youtube.com/watch?v=kYNjY9p4clE
[6.3.2017]
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In den 1950er und 1960er Jahren tiberstrahlten
die Fernseh—Ubertragungen der Jugendkonzerte
des New York Philharmonic Orchestra unter Le-
onard Bernstein (1918-1990) die gesamte Szene
der Musikvermittlung und wirken bis heute
nach.

AKTUELLE TENDENZEN

Heute haben sich die Formate der Kinder- und
Jugendkonzerte weiter ausdifferenziert. Grofde
Orchester bieten regelmifig Konzerte fiir
Schiilerinnen und Schiiler und Familien an -
moderiert, inszeniert oder choreographiert.
Angespornt werden sie in der eigenen Gestal-
tung von kammermusikalischen Initiativen,
die in internationalen Kooperationen szenisch
perfekt einstudierte Konzerte auf die Beine stel-
len, die Kinder und Jugendliche in eine eigene
Welt entfithren. Dabei verwischen die Grenzen
zwischen Storytelling, Theater, Konzert, Tanz
und Performance zugunsten eines poetischen
Gesamtkunstwerks. Musikerinnen und Musiker
arbeiten in intensiven Probenphasen mit Regis-
seuren, Szeno- und Choreographen zusammen
und kreiieren tourneefihige Konzerte, die einen
eigenen boomenden Markt an den grofden Kon-
zerthdusern Europas gefunden haben.

Neben und rund um diese Konzertformate gibt
es eine Vielzahl an interaktiven Workshop-
Angeboten an Bildungseinrichtungen und im
Konzerthaus, um Konzertbesuche sinnlich und
nachhaltig vorzubereiten® und andererseits
eigene spielerische Zuginge zur Musik zu
ermoglichen — eine Entwicklung, die an viel-
taltige Initiativen aus der Kompositionspida-
gogik anschliefft. Die Vielzahl an Musikver-
mittlungs-Projekten im sozialen Kontext sowie
in der Fliichtlingsarbeit, in Gefiangnissen oder
Krankenhdusern kann aus Platzgriinden hier
nur erwahnt, aber nicht behandelt werden.

5 Vgl. die Reihe WIMMER, Constanze / SCHMIDINGER,
Helmut (Hg.): Listening Lab. Materialien zur Musikver-
mittlung, Wien: Universal Edition (seit 2014 sind

6 Binde zu Werken von Alban Berg, Luciano Berio,
Gyorgy Ligeti, Arnold Schonberg, Pierre Boulez und
Béla Bartdk erschienen).
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Wie bereits in der Einleitung angeklungen,
finden erste Impulse aus dieser gewachsenen
Entwicklung mittlerweile Eingang in das re-
guldre Konzertleben fiir Erwachsene. Kontexte
zur Musik zu liefern, sei es zu den Kompositio-
nen selbst, zur Kulturgeschichte der Zeit oder
zu den Komponisten, die dem Publikum neue
und stimmige Moglichkeiten des Zuhorens
und Erlebens von Musik er6ffnen, ist dabei das
vorrangige Ziel aller Musikvermittlerinnen
und -vermittler. Die Grundlagen der Musik-
vermittlung setzen sich hybrid aus der Musik
selbst, interdisziplindren Methoden der Ver-
mittlung, Kulturmanagement-Knowhow und
dramaturgischem Wissen und Erfahrung zusam-
men. Die Mischung bildet die Basis fiir die ...

... zentrale Aufgabe von Musikvermitt-
lung: zwischen Musik und Publikum eine
beziehungsstiftende Rolle als Kommu-
nikator zu tibernehmen und mit unter-
schiedlichen Werkzeugen, Strategien und
Kompetenzen Erfahrungsraume zu bauen,
die auf der einen Seite neues und junges
Publikum anspricht und auf der anderen
Seite tiberraschende Hor- und Sichtweisen
tiir passionierte Konzert- und Opernbesu-
cherinnen und -besucher ermaéglicht.

ASTHETISCHE ERFAHRUNGSRAUME
IM KONZERT

Seit der Jahrtausendwende entwickelt sich der
Bereich unglaublich dynamisch. Die Elbphil-
harmonie eréffnete zu Beginn 2017 mit einem
Team von 12 fix angestellten Vermittlerinnen
und Vermittlern. 60 Lehrende gibt es derzeit in
Deutschland, der Schweiz und in Osterreich,
die an Universititen und Hochschulen das Fach
»Musikvermittlung® in unterschiedlichen Studi-
engingen von Bachelor bis Master unterrichten.
Was diese standig wachsende ,,Community of
Practice” in ihrer Vielfalt vereint, ist das Zent-
rum der Musikvermittlung, das um das Offnen
von dsthetischen Erfahrungsraumen fiir alle
Menschen — nicht nur fiir einen kleinen Kreis
der gesellschaftlichen Elite — kreist.



Performative Musik-und Tanzvermittlung 11 Performative Music and Dance Outreach

Mit Martin Seel bezieht sich eine dsthetische respondenzen zwischen dem einzelnen Hérer
Erfahrung nicht notwendigerweise auf einen 4s- und einem Musikstiick einzugehen.
thetischen Gegenstand — also ,,das Kunstwerk®,

sondern entsteht aus einer Haltung heraus, die ~ ® Die imaginative dsthetische Erfahrung ist am

der Rezipient und der Produzent einnimmt bzw. engsten mit der Erfahrung von Kunst verbun-
einnehmen kann (Martin SEEL in: MATTEN- den. Musikstiicke kénnen fremde Welten ,;vor
KLOTT 2004: 73-81): Was ein Kunstwerk aus- Ohren® fiihren, die die Orientierungen und
macht, ist sein (mehr oder minder grofies) Erwartungen der Betreffenden in ungeahnter
Potential, als Schauplatz fiir eine dsthetische Weise iiberschreiten. Gerade bei Neuer Musik
Erfahrung zu fungieren. Seel unterscheidet hier geht es oft um die Herausforderung der Wahr-
zwischen dsthetischer Wahrnehmung und Er- nehmungsfihigkeit und die Rolle des Publi-
fahrung. kums und des Kiinstlers und der Ruf nach dem
Verstindnis des ,,Inhalts” eines Musikstiicks

Fir die Musikvermittlerinnen und Musikver- wird besonders laut: Was konnten Ideen,
mittler bieten sich zumindest drei Dimensionen Stimmungen oder Geschichten sein, die sich
(vgl. Z1LL 2017: 78-87) an, in denen solche in dem Musikstiick verbergen — das versucht
Erfahrungen grundsatzlich fiir das Publikum Musikvermittlung mit dem Publikum zu ver-
moglich werden: handeln: am besten gemeinsam mit den Kom-
ponisten und ausfithrenden Musikern, z.B. in

® Die kontemplative dsthetische Erfahrung einem Format des zweimaligen Horens eines
meint interesselose sinnliche Wahrnehmung, Musikstiicks, einmal ohne, einmal mit Kon-
Praktische und theoretische Interessen oder text. Oder in einem Pre-Concert-Workshop fiir

ethische Orientierungen treten dabei radikal
in den Hintergrund - der Zuhérer bzw. die
Zuhorerin uberldsst sich einem Musikstiick
ohne irgendwelche Deutungen vorzuneh-
men oder Sinngehalte ausmachen zu wollen.
Was ware hier die Rolle der Musikvermittlung?
Sie schafft den Raum, in dem dies méglich wird
- z.B. durch ein Raumkonzept, eine spezielle
Lichtregie oder einen Vorbereitungs-Work-
shop, der diese Kontemplation vorbereitet
(an manchen Konzerthiusern gibt es mittler-
weile Yoga-Einheiten vor einem Konzert).

Die korresponsive dsthetische Erfahrung
findet statt, wenn es zu einer Identifikation
mit dem dsthetischen Gegenstand bzw. den
darin erkannten Ausdrucksqualititen kommt.
Dabei spielt die augenblickliche Verfassung der
Personen eine grofde Rolle und die Bestitigung
oder Ablehnung des dsthetischen Gegenstands
in Bezug auf das eigene Leben. Meist nimmt
der Musikvermittler darauf Bezug, wenn er
sich in einen lingeren Workshop-Prozess z.B.
mit Kindern oder Jugendlichen begibt und
die Moglichkeit besteht, auf individuelle Kor-

Jugendliche, der eigene kreative Zuginge tiber
das Selbst-Musizieren oder Malen zur Musik
offnet. Oder in Form einer Dramaturgie fur
ein Kinderkonzert.

Christoph Gerhaher antwortete unldngst in
einem Interview mit der Osterreichischen Musik-
zeitschrift auf die Frage zum Befremden der
Menschen gegeniiber der Hochkultur:

~Wichtig ist doch nur, an einem Kunstwerk
etwas zu erkennen, was grofiartig ist, was mich
interessieren kann. Und selbst wenn ich viel-
leicht nicht aus diesen Kreisen [der Hochkultur]
stamme, kann ich die Inhalte irgendwann
verstehen oder immerhin aus meiner eigenen Art
zu verstehen Gewinn schépfen. Aber natiirlich
muss man Zeit investieren, Lust haben, sich mit
etwas zu beschiftigen, und nicht zuletzt bereit
sein, eine gewisse Frustrationstoleranz — vor
allem sich selbst gegeniiber — zu entwickeln.”
(OMZ 05/2016: 43)

Dabei mochten Musikvermittler als Begleiter
fungieren und den kiinstlerischen Augenblick
in seiner Prasenz hochleben lassen.
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Constanze Wimmer,
Univ.-Prof. Dr. ist Uni-
versitdtsprofessorin fir
Musikvermittlung und
Studiendekanin fiir
kiinstlerisch-pddagogische
Studien an der Anton
Bruckner Privatuniversi-
tat Linz. Nach Studien
der Musikwissenschaft,
Publizistik und des Kulturmanagements in Wien
und Téitigkeiten im Konzertwesen promovierte sie
2009 an der Universitit fiir Musik und darstellende
Kunst Wien, 2014 Habilitation fiir Musikpddagogik/
Musikvermittlung. Sie ist Mitherausgeberin der
mehrfach pramierten Reihe , Listening Lab —
Materialien zur Musikvermittlung” (Universal
Edition), u.a. ausgezeichnet mit dem britischen
Music Teacher Award for Excellence.

is professor of music outreach and the dean of artistic-
educational studies at the Anton Bruckner University in
Linz. After studies in musicology, journalism and cultu-
ral management in Vienna and an of array performance
activities, she was awarded her PhD from the University
of Music and Performing Arts Vienna (MDW) in 2009.
In 2014, she completed her postdoctoral research in music
education and music appreciation/outreach. She is an
editor of the award winning series “Listening Lab —
Materials for Music Appreciation” (Universal Edition)
and has received many accolades including the British
Music Teacher Award for Excellence.
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SUMMARY

The Presence of the Moment

Innovative listening situations that allow the lis-
tening position to be changed in the room in order
to listen while standing, walking, or sitting are not
new to the mediation of new music but rather have
long found their way into “normal” concert perfor-
mance. On this basis, Constanze Wimmer highlights
the realm of practice of music outreach, addresses
the historical lines of development, and outlines
facilitating an aesthetic experience as the core of
music outreach.

The Practice of Music Outreach

Concerts for babies, children, and families, open in-
vitations to people from all cultures, short and long-
term participative series of workshops for schools,
day care centers, and apprenticeship programs ... is
this colorful variety of forms linked to the “normal”
program of a concert hall or orchestra or does it lead
a secluded independent existence as a “tolerated
ratings star” and “cheap cover-up of participation
from different population groups in a city”?

According to Wimmer, there is rather a crossfertili-
zation of the forms in concert operations that recog-
nizes the diversity of the audience more and more as
a strength.

MULLER, Sven Oliver (2014): Das Publikum macht die
Musik. Musikleben in Berlin, London und Wien im
19. Jahrhundert, Géttingen: Vandehoeck & Ruprecht

SALMEN, Walter (1988): Das Konzert. Eine Kultur-
geschichte, Miinchen: C. H. Beck

SEEL, Martin (2004): Uber die Reichweite dsthetischer
Erfahrung, in: MATTENKLOTT, Gert (Hg.): Astheti-
sche Erfahrung im Zeichen der Entgrenzung der
Kiinste, S. 73-81

Z1vL, Elias (2016): Den eigenen Ohren folgen.
Musikalisch-dsthetische Erfahrungen im Kontext
produktionsorientierter Schulprojekte, Berlin:

LIT Verlag
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The Representative Survey of the
Concerti-Classic Study (2016)

on interests, habits, and life styles of classical listen-
ers with 4,700 participants accompanies this: Two
thirds of the listeners are between 40 and 70 years old,
half have a university degree, came into contact with
music in their early youth within the family and play
an instrument. For two thirds however, additional
informative events and meeting the artists make
the concert more attractive. Are the concert hall,
museum, and theater increasingly becoming places
of learning? This “trend reversal” is supported by
data: (cf. KeucHEL/WEIL 2010) 90 % of the German
orchestras have their own educational program and
increase their involvement with around 5,100 music
educational events by more than 20 % (cf. DOV).

Historical Lines of Development

The history of music outreach stretches back more
than 150 years. In 1858, the Cincinnati Orchestra
held the first documented children'’s concert in
order to conduct active audience development.
At the same time, attending a concert in Europe was
reserved for the nobility and the upper bourgeoisie
and served as a status symbol and to confirm social
status (cf. MULLER 2014). Not until the Hamburg pri-
mary school concerts (1848-1924) initiated by the
musicologist Hermann Kretschmar, was the basis laid
for making music accessible to young people as well
as allowing school and concert life to interact. Mile-
stones in the Anglo-American realm were the youth
concerts and teacher workshops by the City of Bir-
mingham Orchestra under the conductor Sir Adrian
Boult in the 1920's, the BBC production of the Young
Person’s Guide to the Orchestra by Benjamin Britten
as a music educational film, as well as the youth
concerts by the New York Philharmonic Orchestra
under Leonard Bernstein in the 1950's and 1960's.

Today further differentiated forms are to be found

such as:

® staged, moderated, or choreographed school and
family concerts as a poetic Gesamtkunstwerk
with fluid boundaries between story-telling,
theater, concert, dance, and performance;

Performative Music and Dance Outreach

= interactive workshops at educational institutions
and in concert halls that effectively prepare the
concerts and facilitate playful approaches to
music in conjunction with composition pedagogy;
= diverse music outreach projects in a social con-
text, refugee work, penal system, or nursing care.
What these forms all have in common is the desire to
bring context to music, to compositions and compos-
ers, and to cultural history with the goal of “creating
experiential spaces with various tools, strategies, and
skills,” that “open new and harmonious opportunities
to listen to and experience music”.
Music outreach takes on a “role of communicator,
generating relationships” between music and the
audience and therefore is comprised of a “hybrid of
music itself, interdisciplinary outreach methods, cul-
tural management know-how, and dramaturgical
knowledge and experience” according to Wimmer.

Aesthetic Experiential Spaces in a Concert

The focus is on “opening spaces for aesthetic ex-

periences for all people”. According to Martin Seel,

this occurs particularly from the position of the

recipient which is taken towards an (aesthetic) sub-

ject. Wimmer outlines three dimensions of aesthetic

experience that music outreach can support though

relevant programs:

= the contemplative aesthetic experience as
surrendering oneself sensually to a piece of music
without practical or theoretical interest.

= the corresponsive aesthetic experience as iden-
tification with the work of art and the expressive
qualities identified within.

= The imaginative aesthetic experience in which
foreign worlds are discovered, the listeners'
expectations are exceeded in unexpected ways,
and understanding the content is initiated.

On the way “to recognizing what is wonderful about a
work of art, what can interest me” (GERHAHER OMZ
05/2016:43) and allowing the artistic moment to be
present, music outreach can serve as accompaniment.

Summary Sonja Stibi
Translated by Britt Nielsen-Hurmann
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Verschlisseln und Entschlisseln -
Wechselspiel zwischen Kunst und Vermittlung.
Erfahrungen aus der Musik- und Tanztheaterpraxis

ErLA BAUMANN

Mein Schnittpunkt von Kunst und Vermittlung

Lange habe ich mit Verwunderung reagiert,
wenn meine Stiicke als vorbildhaftes Beispiel
tiir Musikvermittlung bezeichnet wurden — war
es doch nie meine Intention, Musik zu vermit-
teln. Ich wollte mit meinen Stiicken meinem
Publikum etwas erzihlen, ich wollte den Be-
weggrinden menschlichen Verhaltens auf die
Schliche kommen. Dabei bediente ich mich
aller Ausdrucksmittel, die der Mensch in sich
tragt. Die Verbindung von Sprache, Musik und
Tanz in einem Biithnengeschehen ist durch die
Ausbildung am OrfF-Institut zu einer Selbstver-
standlichkeit geworden. Noch immer bin ich un-
glaublich dankbar dafiir, dass ich mich nicht fur
nur eine Disziplin entscheiden musste. Es wire
einer Beschneidung meiner Méglichkeit zur
Kommunikation gleichgekommen. Denn schlus-
sendlich ist jede der drei Sparten ein Werkzeug
zur Kommunikation mit dem Publikum.

Die Magie eines Live-Auftritts liegt fiir mich
in dem viel besprochenen Austausch zwischen
den Menschen auf der Biithne und denen vor der
Biihne. Wie vielfaltig und oft auch kontrovers die
Rezeption eines Bithnengeschehens auch sein
mag, eine gelungene Darbietung macht fir mich
ein gemeinsames Erleben maoglich. Sie verbindet.
Ich bin fest davon tGberzeugt, dass die Verbin-
dung mit Anderen und Anderem Kernaufgabe
des Menschen ist und Entwicklung erst méglich
macht. Dafiir haben wir Menschen schon viele
verschiedene ,Werkzeuge der Kommunikation'
entwickelt und Kunst war gliicklicherweise
immer eine davon.

Die Verbindung von verschiedensten Medien
bietet auch verschiedene Méglichkeiten, an das
Dargebotene anzudocken. Je nach Vorlieben und
Lebensentwurf erfolgt die Anndherung an ein
Thema aus einer anderen Richtung. Mochte ich
mein Werk zugdnglich machen, sollte ich ver-
schiedene ,Landungsdocks’ anbieten.

In dieser Hinsicht spielt Vermittlung fiir meine
Arbeit eine grofle Rolle. Denn einerseits ver-
schliissle, verfremde, drehe und wende ich ein
Thema, um mit meinen Ausdrucksmitteln das
mir Wichtige dazu sagen zu konnen. Auf der
anderen Seite achte ich sehr darauf, dass im Ge-
genzug moglichst viele andere Tiiren offenste-
hen bzw. ich entsprechende Schliissel anbieten
kann, sodass man meine Welt moglichst einfach
betreten kann. Denn das eigentliche Vergniigen
beginnt ja erst dort.

Es gibt viele verschiedene Moglichkeiten, dies
anzubieten und sicherlich keine Patentlosung.
Meist sind die Rahmenbedingungen durch Auf-
tiuhrungsort, Zielpublikum, Stiick und leider
oft auch Budget eng gesteckt. Lange war Par-
tizipation eine beliebte Losung. Einem solchen
Wunsch entsprechend, entstand eine mich stark
pragende Situation.



Verbindungen schaffen

Ein Beispiel zur Verbindung aller Anwesenden untereinander in einer Vorstellung:

4 GEWINNT

Musiktheater ab 9 Jahren fiir Streichquartett

im Auftrag von Podium Festival Esslingen; UA 14.4.2015 mit dem vision string quartet

LUCERNE FESTIVAL

Lange haben wir an einem Moment der Interaktion mit dem Publikum gefeilt. Ein Spiel sollte
es sein, das Publikum entsprechend dem Quartett in vier Teams eingeteilt. Eine erste Version
hat nicht funktioniert. Der Durchbruch kam mit einer Version, bei der das Publikum nicht
nur im Team zusammenarbeiten musste. Zum Erreichen des Spielzieles musste innerhalb
eines Teams ein Austausch stattfinden tiber die Interpretation eines kurzen musikalischen
Auszugs. Hier war also die Chemie versteckt und nicht (nur) im klar vermittelnden Ansatz:
»Hore und interpretiere!“. Denn das kann jede/r alleine fiir sich machen. Der Moment, in dem
man merkt, mein Nachbar erlebt das Gleiche und er erlebt es gleich oder anders, war besonders.
In manchen Vorstellungen ging eine Woge der Empathie durch den Raum und vor allem vom
Erwachsenenpublikum war neben Amiisement auch eine grofle Erleichterung spiirbar. Denn
alle haben in dem Moment verstanden, dass es vorkommen kann und darf, ein- und dieselbe
Musik verschieden zu interpretieren. Der weitere Verlauf des Stiickes war durch ein sehr ent-
spanntes Verfolgen des Geschehens gepragt.

«Ich weiB nicht, ob ich alles verstanden habe.”

Oft beschaftigt mich die Frage, ob Kunstvermitt-
lung fiir Erwachsene vor allem dazu dient, die
Angst vor dem Ungentigend-Sein ,erfolgreich
zu Rezipieren zu mindern. Klar ist, dass jedes
Umfeld, welches Menschen angstfreies Erleben
ermoglicht, eine Genusssteigerung darstellt.
Was man heute als niederschwelliges Angebot
bezeichnet, scheint in vom kognitiven Verste-

hen geprigten Gesellschaften immer noch eine
Beleidigung zu sein. Auch ist Kunst oft Status-
symbol und ihr Erfolg hiangt von gréfitmoglicher
Exklusivitat ab. Doch auch hier gilt, je weniger
Hiirden auf dem Weg zum eigentlichen Kern
es gibt, umso lieber werden diese Wege began-
gen. Man kann sich entspannt dem Kunstwerk
nihern.
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Ein Beispiel aus dem krankelnden Sektor des Liederabends zum Thema Musikvermittlung fur

Erwachsene:

Der Raum als Vermittler

Auf das Umfeld, in dem das Werk dem Rezipien-
ten angeboten wird, kénnen der Veranstalter und
der Kiinstler Einfluss nehmen und es im Idealfall

so gestalten, dass durch entspannte Neugier eine
Bereitschaft zum aktiven Aufnehmen von Kunst
entsteht. Die Veranstaltungsrealitat ist leider oft
gezeichnet von einer groflen Gebundenheit an

gefestigte Ablaufe im Umgang mit Publikum
und Raumen. Das widerspricht dem allgemei-
nen Wunsch der Veranstalter nach Innovation
und allzu oft finde ich mich an festen Strukturen
riittelnd wieder. Manche Themen oder Umset-
zungen aber stehen und fallen mit dem richtigen
Raum.




Ein Beispiel zur Gestaltung eines Empfanges und der Aktivierung des Publikums:

LOLLD

Eine Klanggeschichte zum aktiven Mitge-
stalten in Bild und Ton zum Thema Miill,
Umweltschutz und Nachhaltigkeit fir
Kinder der 1. bis 4. Schulstufe.

Musik: Elisabeth Naske®

ZOOM Kindermuseum, Bregenzer Festspiele,
Oper Kéln, Urauffithrung: 23. Oktober 2015

In diesem Stiick wird das Publikum, nach-

dem es einfache Gerduschmacher gebaut

hat, als Orchester eingesetzt. Das heifit, das Ziel ist eine ganz aktive Mitgestaltung und ohne
diese kann das Stiick nicht gespielt werden. Das Publikum wird zum ersten Mal am Eingang
personlich angesprochen und zu personlichen Vorlieben und motorischen Fahigkeiten befragt.
Mit diesem Wissen, werden vier Gruppen eingeteilt. Jede Gruppe hat eine/n — wir nennen sie —
Workshopleiter/in, der oder die das Publikum am Platz empfangt und vor Beginn der Vorstellung
schon ein Gemeinschaftsgefiihl aufbaut, Fragen beantwortet und neugierig macht. Diese Work-
shopleitenden bleiben mit unterschiedlichen Aufgaben wéahrend der gesamten Vorstellung bei
ihrer Gruppe. Die drei Hauptdarsteller Gesang & Dirigat, Klarinette und bildender Kiinst-
ler sind quasi Solisten in dem grofen Ensemble, das Besucher und Darsteller bilden und in
vielen Momenten ist eine Begegnung mit ihnen Eins-zu-Eins méglich. So werden Distanzen
iiberbriickt und die Begegnung aller steht im Mittelpunkt. Dass die erzahlte Geschichte sich
auch mit diesem Thema beschaftigt, liegt auf der Hand. Sie war der Ausgangspunkt aller
Uberlegungen zum Thema formaler Aufbau und partizipativer Ansatz, erzahlt sie doch von
der Puppe Lollo, die mit all den anderen kaputten Spielsachen sich einen Lebensraum schafft.
Der Empfang und die persénliche Aktivierung ist — denke ich — eine wichtige Voraussetzung fiir
den weiteren Verlauf der Performance. Das Publikum nimmt sich als Teil einer Gruppe wahr
und ist bereit, sich in diese einzufiigen. Ein wichtiger Punkt, wenn man mit 60 gerade gebauten
Instrumenten ein dirigiertes Konzert gestalten moéchte. Dieses Projekt hat einen luxuriésen
Betreuungsschliissel: 7 Darsteller — 60 Publikum. Es ist eine um eine Instrumentenbauphase
und eine freie bildnerische Gestaltungsphase erweiterte Musik- und Tanztheatervorstellung.

Vorbereiten

Ich finde es unumginglich, mir Gedanken zu
machen dartiiber, wer mein Publikum sein wird
oder sein soll. Dabei muss ich den Wunsch, jeder
moge mein Werk genieflen, sowohl behalten als
auch ignorieren. Ignorieren muss ich ihn, um
nicht direkt und ausschliefflich die breitgetre-
tensten Wege der Verschliisselung zu gehen,

will ich doch meine eigenen Wege zum Kern
des Themas finden. Behalten muss ich ihn, um
meinem Publikum auf méglichst vielen, ver-
schiedenen Ebenen Schliissel anzubieten.

Oft werde ich gefragt, was der Unterschied wire
zwischen Inszenierungen fiir Erwachsene und
Inszenierungen fir Kinder. Ich antworte dann
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meist mit: die Themenauswahl und die Lange.
Wobei ich den Eindruck habe, dass es wenig
Themen gibt, die fiir Erwachsene uninteressant
sind, umgekehrt doch aber einige, die fiir ein
Kinderpublikum nicht so fesselnd sind. Da fast
immer auch Erwachsene in Vorstellungen fiir
Kinder sitzen, teile ich fiir mich das Publikum
nicht in grof} oder klein. Denn - da ist er wieder,
der Wunsch — jeder soll die Vorstellung geniefien
konnen. Das wunderbare an Altersdiversitit ist,

Ein Beispiel fiir eine gemeinsame Recherche:
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dass jedes Alter das wahrnimmt, was gerade fiir
es wichtig und vorrangig ist. Ich finde es sinn-
voll, immer wieder auch mit meinem Zielpubli-
kum eine Recherchephase zu machen. So erhalte
ich Einblick in deren Priorititen, Vorlieben und
Abneigungen.

Wenn dies nicht moglich ist, versuche ich we-
nigstens in Try outs’ erste Reaktionen einzufan-
gen und erst mit diesem Feedback die Probenar-
beit abzuschlieRen.




Werden Schulvorstellungen angeboten, ist fir
mich eine Begleitmappe fiir das Lehrpersonal
ein Muss. Diese sollte Angebote zur Vor- und
Nachbereitung bieten, eine an den Lehrer ge-
richtete Einfithrung zum Theaterbesuch an
sich und im Idealfall auch Arbeitsblitter fiir die
Kinder. Aktive und passive Erinnerungshilfen
verldngern zusdtzlich das Erlebnis. Das konnen
Fotos sein oder aber die Bitte ans Publikum,
Zeichnungen fiir die Darsteller zu machen. Die
Realitdt aber ist, dass dieses Material oft unge-
niitzt bleibt, auf dem Weg zu den Adressaten
gar verschwindet, zu spat ankommt und dann
kommt das Publikum eben unvorbereitet. So
wichtig mir das Angebot also ist, ich darf nicht
davon ausgehen, dass es angenommen wird
und mein Stiick muss auch ohne Vorbereitung
funktionieren. Manchmal setze ich mich dafiir
ein, dass es keine Vorbereitung gibt, dafiir aber

WANJA. EINE MUSIKALISCHE
WINTERERZAHLUNG

Urauftithrung: 6. Dezember 2008

Basierend auf dem Bilderbuch: Es klopft
bei Wanja in der Nacht? erarbeitete ich mit
TRAFFIK THEATER eine viel gespielte und
viel besprochene Inszenierung. Vor allem im
Kontext Musikvermittlung wurde das Stiick

ein Nachgespriach angeboten wird bzw. eben
eine Begleitmappe danach verteilt wird. Auch
ein Programmbheft ist eine Form der Vorberei-
tung und ich finde es immer wunderbar, wenn
es bei Kindervorstellungen auch Programme
tur Kinder gibt. Eine sehr engagierte Gruppe
die Piloten nimmt die Vorbereitung einfach selbst
in die Hand und jeder Schulvorstellung gehen
Workshops in den Klassen voran. So kénnen sie
sicherstellen, dass die notwendige Vorbereitung
stattfindet. Dies ist vor allem wegen des hohen
partizipativen Anteils in den Vorstellungen
wichtig. In 6ffentlichen Vorstellungen haben
die Darstellerinnen geniigend Flexibilitat, um in
der Vorstellung kleine ,Ubungsmomente‘ einzu-
bauen. Doch nicht jedes Stiick ldsst dies zu, nicht
jeder Darsteller bringt die notwendigen Fahig-
keiten mit, um Workshops zu leiten. Oft ist auch
die Erwartungshaltung durch duere Umstinde
und individuelle Erfahrungen ausschlaggebend.
Darauf hat man wenig Einfluss, wie im nichsten
Beispiel beschrieben.

oft hervorgehoben und wir haben in den Auffithrungen die intensive Aufmerksamkeit des
Publikums immer sehr genossen. Das Stiick wurde fast ausschlieftlich in Konzerthausern ge-
zeigt. Als wir damit einmal in einem Theaterhaus auftraten, dank toller Programmierung des
Hauses vor Kindern mit viel Theatererfahrung, geschah etwas fiir uns véllig Uberraschendes.
Der Textanteil betragt vielleicht 15 % und iiber lange Strecken erzahlen Musik und Bewegung.
Wahrend der Musik begannen die Kinder immer wieder zu sprechen. Fiir uns eine einmalige
Erfahrung und erst sehr befremdlich. Betrachtet man allerdings die Theatererfahrung dieses
Publikums, die sich auf Sprechtheater begrenzte, indem Musik oft als Lickenfiller oder im
Hintergrund genutzt wird, wird das Verhalten verstandlich. So logisch es selbst dem Kinder-
publikum scheint, dass beim Besuch eines Konzerthauses Musik gehort wird, so logisch ist es
umgekehrt, die Sprache als Hauptmedium im Sprechtheater zu erwarten.
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Umsetzung eigener Ziele in der
Veranstaltungsrealitdt

Am letzten Beispiel zeigt sich ganz klar, dass die
Kiinste, so gerne sie sich vereinen, durch Spar-
ten, Hauser und Institutionen, somit auch durch
das Publikum eifrig getrennt werden. Durch the-
menorientierte Veranstaltungsreihen will man
sich Profil geben, klar positionieren, erreichen,
dass des Endverbrauchers Erwartungshaltung
erfiillt wird. Schlieflich ist nur zufriedenes
Publikum ein Wiederkehrendes. Wie wire es,
wenn die pure Neugierde die Leute in die Thea-
ter treiben wiirde?

Ich merke oft, wie Veranstalter z6gern, wenn
sie ein Stiick nicht klar einem Genre zuordnen
konnen. Schnell findet man sich in einer Miihle
wieder, in der man Stiicke fiir dieses Haus oder
jene Reihe entwirft, extrem verkaufsorientiert
arbeitet, wohl dadurch im Normalfall auch tat-
sichlich verkauft.

Unbefriedigend als Dauerzustand. Ich will mich
nicht auf nur eine Sparte festlegen miissen, ein
,Feld® bedienen missen. Denn jede vorange-
hende Vermittlungsiiberlegung wird nichtig,
wenn man als Kiinstler nicht seine eigene Spra-
che sprechen kann. Hat das Thema erst sein
benétigtes Medium und seinen Weg gefunden,
wird man auch sein Publikum so erreichen, wie
man das mochte.

Ich denke, ganz allgemein ist jene Kunstvermitt-
lung am sinnvollsten, welche die Kunst so weit
wie moglich im Leben verankert. Vermittlungs-
programme, die iiber lingere Zeitrdume laufen,
in den Schulkontext aufgenommen werden, das
eigene Erfahren férdern und somit nachhaltig
wirken kénnen, erméglichen eine Bereitschaft
zur Aufnahme. Sobald diese Bereitschaft da ist,
ist es am Kunstschaffenden, anzubieten und ein-
zuladen zum Kunstgenuss. In diesem Idealfall
kénnte sich die vermittelnde Aufgabe des einzel-
nen Kiinstlers dann auf das Dialogangebot zum
gewdhlten Thema beschranken. Das Sprechthe-
ater ist auf diesem Gebiet weit voran in seinen
Angeboten, die Musikvermittlung ist fleiffig am
Aufholen ... und der Tanz?
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Mein Favorit ist diesbeziiglich die Kopergietery
aus Gent, Belgien. Mit einem breiten Angebot
an zeitgenossischem Tanz fiir Kinder und Ju-
gendliche, sowohl fiir als auch mit ihnen auf der
Biithne, fasziniert dieses Haus immer wieder.
Unbedingt hingehen und selber erleben!

Ela Baumann, Mag. art.,
studierte 1996-2002
Musik- und Tanzpadago-
gik am Orff-Institut der
Universitdt Mozarteum
Salzburg. Die Arbeiten der
Osterreichischen Regisseu-
rin, Choreographin und
Librettistin reichen
von Oper bis hin zu
Tanztheater und werden europaweit in fithrenden
Héusern gezeigt. Laureatin von YEAH-Award,
junge-ohren-preis, YAMA-Young audiences music
award, Concours litteraire national du Luxembourg.
Mitbegriinderin der Kompanie Kopla Bunz.
Mit grofRer Leidenschaft kreiert Ela Baumann
eigene Musik- und Tanztheaterstiicke fir junges
Publikum.

studied music and dance education at the Orff Institute
of the University Mozarteum Salzburg 1996-2002.

The Austrian director, choreographer, and librettist's
works reach from opera to dance theater and are
shown in leading venues across Europe. Recipient of the
YEAH Award, Young EARopean award, YAMA Young
audiences music award, Concours litteraire national du
Luxembourg. Cofounder of the company Kopla Bunz.
With great passion, Ela Baumann creates her own
music and dance theater pieces for young audiences.

www.elabaumann.com
www.koplabunz.com

1 Naske, Elisabeth: Lollo, Schott-Verlag, Mainz 2015
2 MicHL, Reinhard / MicHELs, Tilde: Es klopft bei Wanja
in der Nacht, Heinrich-Ellermann-Verlag, Miinchen 1985
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SUMMARY

Enciphering and Deciphering — Interplay between Art and Outreach

Experiences from music and dance

My point of intersection of art and outreach

For a long time my reaction was astonishment when
my pieces were called ideal examples of music out-
reach — it was never my intention to mediate music.
With my pieces I wanted to tell my audience some-
thing. The link between language, music, and dance
on stage has become taken for granted, each of the
three sectors is a tool for communicating with the
audience. How diverse and often how controversial
the reception of a work on stage may be, a success-
ful performance for me makes a joint experience
possible: it connects.

In this regard, outreach plays a large role in my
work. For on the one hand, I encipher, alienate,
twist and turn a topic in order to be able to say what
I think is important with my means of expression.
On the other hand, I take great care that, in return,
as many doors stay open as possible or that I can
offer the appropriate keys for one to be able to enter
my world as easily as possible. For the fun actually
just starts here.

Creating connections

An example of the interconnection of concert
attendees:

In a moment of interaction with the audi-
ence. In order to reach the goal, the audience
must confer with each other and agree upon
a new interpretation. The moment in which
one notices that one's neighbor goes through
the same experience and that he experiences
it to be the same or different was special.
For everyone has understood at the moment
that it can and may happen that the same
music is interpreted differently.

1

| don’t know if I understood everything.’

I often ask myself the question if art outreach for
adults first and foremost serves to reduce the fear of
insufficiency to “receive successfully”. It is clear that
every environment that makes experience without
fear possible represents an increase in enjoyment.
What is today called an easily accessible program
seems to still be an insult in societies characterized
by cognitive understanding. The fewer obstacles
there are on the way to the actual essence, the higher
the willingness is to go these paths. One is able to
draw nearer to the work of art stress-free.

In their work together, the singing part-
ners Borisowitsch & Jhang created two
programs with precisely this stress-free at-
mosphere without caricaturing the pieces.
How did both musicians create such a situa-
tion? On the one hand, they demystified the
performers, on the other hand, they chan-
neled all of their earnestness to the piece.
The cathedral concert hall is quickly reduced
to its accomplishment necessary for music:
a room with excellent acoustics for the gath-
ering of performers and listeners. All famil-
iar rituals are carried out tongue-in-cheek to
absurdity and what remains is music.

The room as mediator

The organizer and the artist are able to influence
the setting in which the work is presented to the
audience and ideally construct it so that through
stress-free curiosity, a willingness to actively
receive emerges.
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An example of constructing a reception and
the activation of the audience:

Lollo. Music: Elisabeth Naske'

In this piece, the audience is used for the
orchestra once it builds simple noisemak-
ers. Without these, the piece cannot be
performed. The audience is addressed per-
sonally for the first time at the entrance.
From this point on, workshop leaders ac-
company their groups with various tasks
during the entire performance. A one-on-
one encounter with one of the three main
actors is possible at many times. In this way
distances are bridged and the focus is on the
encounter of everyone. The room makes the
encounter possible. The audience sees itself
as part of a group and is willing to integrate
into the group. This is a very important point
when one would like to hold a concert with
60 self-constructed instruments.

Preparation

® How do I prepare myself for my audience?

I think it is essential to consider who my audience
is or will be. For this, I have to keep as well as
ignore the wish for everyone to enjoy my work.
I have to ignore it in order to not directly and ex-
clusively take the most well-worn paths of enci-
phering. I, of course, want to find my own path to
the essence of the topic. I have to keep it in order
to offer my audience keys on as many varying
levels as possible.

® Choice of topics
I am often asked what the difference is between
productions for adults and productions for chil-
dren. My answer is most often: the choice of topic

1 ZOOM Kindermuseum, Bregenzer Festspiele, Oper Kiln UA
23.10.2015, Elisabeth Naske: Lollo, Schott-Verlag, Mainz 2015

and the duration. Because there are almost always
adults attending the performances for children,
I do not divide my audiences into large or small.
The wonderful thing about age diversity is that
each age group takes notice of what is especially
important and paramount to them. I think it
makes sense to do a research phase or at least
try-outs with my target audience time and again.

= How does my audience prepare? or
How can I contribute to my audience's prepa-
ration?

For me, a teaching kit for the teaching staff is a must-
have. This should contain preparation and wrap-up
activities including an introduction on the visit to
the theater per se addressed to the teachers and
ideally worksheets for the children. Active and
passive reminders further extend the experience.
I cannot assume however that the offer will be
embraced and my piece has to work even without
preparation. Sometimes I am in favor of no prepa-
ration but in return, a wrap-up conversation or the
distribution of a teaching kit.

A printed program is also a form of preparation and
I always find it wonderful when there are programs
for children at performances for children.

I believe that, generally speaking, art outreach is
most meaningful when art is rooted in life as far as
possible. Outreach programs that run over a longer
period of time, are added to the school context, sup-
port the individual experience and, therefore, can
have a long-term effect to facilitate a willingness to
engage. As soon as this willingness is present, it is up
to the artists to provide and invite to the enjoyment
of art. In this ideal situation, the outreach task of the
individual artists can confine itself to the dialogue
platform of the topic chosen.

Translation by Britt Nielsen-Hurmann



Performative Musik-und Tanzvermittlung 23 Performative Music and Dance Outreach

Inklusive Konzertformate: Kunst und Inklusion
Konzerte fir Kinder und Jugendliche mit und

ohne Beeintréchtigungen

ANTJE BLOME-MULLER im Gesprach mit BERNHARD KONIG

Das Interview fand im Rahmen des Symposions Da kommt was in Bewegung!

Konzerte fiir Kinder und Jugendliche mit und ohne Beeintrdchtigungen des

Kinder- und Jugendprogramms Klangkarton der Stiftung Mozarteum

am 16. Februar 2016 in Salzburg als Videoaufzeichnung statt.

Wir danken der Stiftung Mozarteum Salzburg fiir den erstmaligen Abdruck.

Antje Blome-Miller: Auf lhrer Homepage
mit dem Titel Schrdge Musik gibt es Ver-
schiedenstes, nicht unbedingt Schrages,
zu entdecken. Wie kommen Sie zu dem
Namen?

Bernhard Kénig: Ich glaube, ,schrig’ wird
Musik durch den Kontext, in dem sie erklingt.
Mein Ansatz ist es eher, mit Musik in andere
gesellschaftliche Kontexte hineinzugehen, also
heraus aus dem Konzertsaal. Da wird es dann
doch oft als ,schrig’ wahrgenommen und auch
manchmal sprachlich so bezeichnet: ,Das klingt
aber schrig.“ Diese Bezeichnung habe ich mir
dann zu Eigen gemacht.

Sie gehen in verschiedenste Einrichtun-
gen: Sie arbeiten mit Demenzkranken, Sie
beschéftigen sich mit Menschen mit Be-
eintréchtigungen sowohl auf, als auch vor
der Biihne. Das heiBt, Sie binden von vorne
herein verschiedenste Zielgruppen mit ein.
Was bewegt Sie dazu?

Naja, die Fragestellung ist umgekehrt. Es ist
nicht so, dass ich meine Musik mache und da
dann bestimmte Zielgruppen mit einbinde. Ich
bin als Komponist auf der Suche nach Nischen
in gesellschaftlichen Bereichen, wo ich das
Gefiihl habe, dass dort vielleicht musikalisch ein
Vakuum vorhanden ist. Und zwar in dem Sinne,
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dass eine Musik denkbar wire oder wiinschens-
wert ware, die es im Moment noch nicht gibt.

lhr Ausgangspunkt ist also nicht die Frage:
Welche Zielgruppen kann ich inkludieren?
Spielen die Begriffe Exklusion und Inklusion
Uberhaupt eine Rolle in lhren Konzertkon-
zepten?

Das mit der Exklusion oder Inklusion bereitet
mir beim Thema Konzertsaal Schwierigkeiten.
Also, ich find’s toll, dass sich dartiber jetzt Ge-
danken gemacht wird. Gleichzeitig befiirchte
ich, dass es vielleicht in unserer gesamten Ge-
sellschaft, oder zumindest im Kulturleben, kaum
einen Ort gibt, der weniger inklusionsgeeignet
ist als der Konzertsaal. Fiir mich ist das der
inklusionsfeindliche Ort per se. Da braucht es
also schon sehr besondere Anstrengungen oder
Gedankenarbeit, wenn man das dndern mochte.
Es wire ein sehr langer Weg, den Konzertsaal
wirklich zu einem Ort der Inklusion zu machen.

Sehen Sie irgendeine Art von Ansatzpunkt,
wie man diesen Weg gehen konnte?

Der Konzertsaal, wie wir ihn heute kennen, ist
so um 1800 herum entstanden. Damals war das
ein Ort, an dem, sozusagen auf einer symboli-
schen Ebene, gesellschaftliche Werte verhan-
delt worden sind. Das hatte damals auch mit
dem durchaus ,,inklusiven” Gedanken zu tun,
dass Barrieren abgebaut werden sollten — zum
Beispiel die Barriere zwischen den Stinden.
Jeder und jede sollte, unabhidngig von Stand,
Geschlecht und Religion, am Konzert teilhaben
konnen. Erkauft hat man sich das mit etwas,
was im Konzertsaal bis heute eine ganz wichtige
Rolle spielt: eine Art ,,Affektdimpfung®. Man
halt still, sitzt ruhig auf seinem Platz und gibt
keinen Mucks von sich, bewegt sich nicht und
kommentiert nicht, was passiert. Und das ist ein
ganz zentrales Prinzip, was uns inzwischen in
Fleisch und Blut tibergegangen ist. Dass man als
Zuhorer, als Zuhorerin ruhig zu sein hat.

Wir leben jetzt einer Gesellschaft, in der Inklu-
sion wieder einen Wert haben soll. Die Frage ist
also: Denken wir dariiber nach, ob und wie der
Konzertsaal erneut zu einem Ort werden kann,
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an dem auch dies wieder symbolisch verhandelt
und umgesetzt wird? Oder steht der Konzertsaal
sich da auch selber von seiner Grundidee her ein
bisschen im Wege? Im Moment scheint mir -
ich bin da eher skeptisch — Zweiteres der Fall
zu sein. Ich finde es aber umso spannender, aus
asthetischer und auch gesellschaftlicher Sicht
die Frage zu stellen: ,,Ist das trotzdem denkbar?“

Soll man fir bestimmte Zielgruppen unter-
schiedliche Konzertformate mit unterschied-
lichen Schwerpunkten entwerfen/konzipie-
ren?

Naja, da kommen wir dann auf den Punkt: Kon-
zertsaal als ein Ort, an dem gesellschaftliche
Werte verhandelt werden. Und da ist die Frage:
Was will die Gesellschaft? Wenn beispielsweise
in einer alternden Gesellschaft Kinder zu einem
umkdmpften Publikum werden, dann gerit auch
der Konzertbetrieb unter Legitimationsdruck.
Er muss - genau wie auch andere Institutionen
wie z.B. Museen und Theater, beweisen, dass er
etwas fiir die Zukunft tut. In dem Moment wo
dieser Wert wachst, miissen sich die Veranstalter
irgendwann fragen: ,,Was ist uns jetzt wichtiger?*
Ist uns diese Norm der Stille wichtiger, die im
19. Jahrhundert aus gutem Grund von den da-
maligen Biirgern und Biirgerinnen ins Zentrum
des Konzertrituals gestellt wurde? Oder ist uns
tatsachliche Inklusion wichtig? Denn wirklich ,,in-
klusiv* ist ein Kinderkonzert natiirlich nicht. Es ist
das Gegenteil von inklusiv: Da wird eine Gruppe
separiert — unter anderem auch, damit sie nicht
stort. Es wird zwar damit begriindet, dass wir
zielgruppengerechte Formate machen wollen, den
Kindern ein leichtes und niederschwelliges Ange-
bot machen wollen. Aber wenn wir ehrlich sind,
ist auch dies ein Grund: Sie sollen nicht stéren.

Glauben Sie, dass wir einen anderen Um-
gang mit der Stille brauchen? Brauchen wir
andere Mittel, um Stille und Aufmerksamkeit
herzustellen?

Ich glaube, dass wir uns in unserem Konzeptbe-
trieb an dieser Stelle ein klitzekleines bisschen
selber belligen, weil wir so tun, als ob dieses
Brechen der absoluten Stille, wo man nicht mal
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mitschnipsen, mitsummen, husten, rduspern
darf, als unkultiviert verstanden wird. Wir tun
so, als ware das eine zwingende Voraussetzung,
damit man tiberhaupt Musik héren, fokussieren
und genieflen kann. Dabei gibt es so viele Arten,
auf Musik zu reagieren, sie zu genieflen und sie
auch auf unterschiedlichste Arten zu verstehen
und zu erfassen. Das muss nicht unbedingt
zwingend dieses schweigende Stillsitzen sein.
Ich bin davon tiberzeugt, dass es im ausgehenden
18. Jahrhundert eine zivilisatorische Notwendig-
keit fiir eine sich verindernde Gesellschaft war,
das einzuiiben. Die Frage ist nur: Ist das immer
noch das Zentrum des Geschehens? Geht es
uns immer noch darum, uns zu beweisen: Wir
konnen stillsitzen. Wir kénnen unsere Affekte
ddmpfen, wir geraten nicht aufler Rand und
Band sobald ein Instrument spielt, wie vielleicht
noch die Bauern im Mittelalter.

Ich glaube, dass dieses Argument — man miisse
ganz leise sein, damit man die Musik richtig
wiirdigt und hort — ein Stiick weit vorgeschoben
ist. Das Stillsitzen ist ein Wert an sich, der im
Konzertkollektiv eingeiibt und zelebriert wurde
und wird. Aus gesellschaftlichen Griinden war
dies im 19. Jahrhundert sicher richtig. Aber jetzt,
am Beginn des 21. Jahrhunderts, findet eine
Verschiebung statt. Das Konzertritual broselt
und brockelt ja an allen Ecken und Enden, alle
wollen raus und neue interessante Veranstal-
tungsorte, andere Formen und Sonderformate
finden. Und ich glaube, das hat damit zu tun,
dass dieser Wert der kollektiven Affektdimpfung
nicht mehr diese grofle Bedeutung fiir uns hat.
Wir sind geiibt darin, acht Stunden am Tag vorm
Fernseher oder vorm Computer zu sitzen. Wir
miissen uns nicht mehr beweisen, dass wir das
kénnen, denn wir sind den ganzen Tag still. Das
ist keine Utopie mehr. Stattdessen miissen viel-
leicht ganz andere Utopien an diese Stelle treten.
Dazu kann zum Beispiel auch die Frage gehoren:
Wie bereit sind wir, auf dieses aristokratische
Verhalten zu verzichten? Sind wir bereit, ein
Stiick Stérung hinzunehmen, weil wir uns als
eine inklusive Gesellschaft verstehen? Das wire
eine neue, zeitgemife Utopie fiir den klassi-
schen Konzertsaal.

Haben Sie eine Empfehlung fir eine Institu-
tion wie der Stiftung Mozarteum Salzburg,
um ein Konzertformat zu entwickeln, was
lhrer Meinung nach in die richtige Richtung
gehen konnte?

Esist die Frage, welche Richtung das ist. Will man
Konzertformate machen, die zum Beispiel durch
einfache Sprache und dhnliche Elemente geistig
behinderten Zuhorern einen Zugang ermagli-
chen? Das, glaube ich, ist nicht schwer. Schwerer
scheint mir zu sein, das klassische Konzertpubli-
kum, das diese Norm der Stille verinnerlicht hat,
daran zu gewohnen, dass da vielleicht auch mal
andere Leute sitzen, die sich an diese Norm nicht
halten. Das scheint mir ein sehr viel anspruchs-
volleres Ziel zu sein. Und dieses Ziel erreicht man
natiirlich nicht durch Sonderformate.

Wie offensiv soll zum Beispiel die Stiftung
Mozarteum mit der Bewerbung eines sol-
chen Konzertformats umgehen, damit es
nicht exklusiv wird?

Es ist ja so, dass im Konzertsaal die gesellschaft-
lichen Werte und die Utopien nicht nur im Saal
verhandelt werden, sondern auch auf der Biithne.
Und das, was da erklingt, hatte durchaus in
unterschiedlichen Zeiten der Musikgeschichte
auch mal ein utopisches Potenzial oder hat es
vielleicht noch immer. Ich will gar nicht bestrei-
ten, dass auch in der 170tausendsten Neuinter-
pretation einer Beethovensymphonie moglicher-
weise noch immer Restbestinde eines solchen
utopischen Potenzials enthalten sind: Die Tatsa-
che etwa, dass so etwas tiberhaupt noch gepflegt
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und als Wert erkannt wird. Aber man kann sich
natiirlich auch fragen: Was haben wir heute fiir
Utopien, was haben wir heute fiur Werte und
wie koénnen auch sie symbolisch auf die Bithne
geholt werden? Dass zum Beispiel die tiberschau-
menden Auﬁerungen eines begeisterten geistig
behinderten Zuhorers von den anderen Konzert-
besuchern nicht mehr als Stérung wahrgenom-
men werden — das scheint mir im Moment noch
sehr utopisch. Aber bevor ich damit anfange, den
Konzertsaal auf der Publikumsebene inklusiv
gestalten zu wollen, kann ich vielleicht auf der
Ebene der Interpreten, auf der Bithne, schon mal
geistig behinderte Musiker einbeziehen.

Das wire dann ein erster, symbolischer Schritt,
um zu sehen: Aha, diese Menschen sind Teile
unserer Gesellschaft. Sie kommen vor in diesem
Kulturbetrieb. Und ich denke, dann wird sich
da was dndern. Das ist auch der Weg, den ich
als Komponist seit vielen Jahren zu beschreiten
versuche. Ich lasse geistig behinderte Akteure an
dem musikalischen Geschehen auf der Biihne
partizipieren. Das ist ja auch keine Selbstver-
standlichkeit, weil die Norm vorgibt: Auf der
Biihne sitzen Musiker, die ein zuverldssig wie-
derholbares Ergebnis liefern und die héchsten
technischen Qualitdtsanspriichen geniigen. Und
das hat man bei geistig behinderten Musikern
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nicht unbedingt. Auch da ist der Konzertbetrieb
erstmal inklusionsfeindlich, es sei denn, man
schafft Konzepte, in denen das, was ein geistig
behinderter Musiker mitbringt, ndmlich eine
bestimmte Ausdrucksqualitit, genau gewiinscht
ist. Das asthetische Konzept, die Form besteht
also darin, dass dies niemand so gut kann wie
dieser geistig behinderte Musiker.

Wenn man von der Vielfalt und von der An-
dersartigkeit spricht bzw. von der Qualitét
dieser Andersartigkeit und des anderen
Ausdruckspotenzials: haben Sie da ein Bei-
spiel, wo diese Kategorisierung nicht mehr
zu erkennen ist? Wo der Fokus nur noch auf
dem Produkt und der Performance liegt?

Ich nenne mal zwei ganz konkrete Beispiele aus
dem Projekt Accompagnato - Die Kunst des Beglei-
tens mit der Wiirttembergischen Philharmonie
Reutlingen und der Bruderdiakonie Reutlingen.
Da gab es zum Beispiel unter den vielen Akteu-
ren zwei sehr unterschiedliche Musiker. Der
eine hat auf einem Cello oder einer Fidel gespielt,
sehr beharrlich immer die gleichen vier Téne.
Davon hat er sich auch tiber Wochen hinweg
nicht abbringen lassen und ist bei seiner Sache
geblieben. Da lag die Herausforderung fiir eine
Orchestermusikerin mit langjdhriger Ausbil-
dung darin, einen Kontext zu schaffen, in dem
er diese vier Téne spielen kann. Sie veredelt das
sozusagen und spinnt eine Musik drum herum,
die einen neuen musikalischen Kontext gibt.

Wir hatten einen anderen Solisten, der Klavier
gespielt hat und der von seinem ganzen Gestus
her, von seiner Klangphantasie und von der
Differenziertheit seines Spielens her duerlich
iiberhaupt nicht unterscheidbar war von einem
Profipianisten, der jahrelang, jahrzehntelang
gelibt hat. Fiir den habe ich dann eine Orches-
terbegleitung geschrieben, in der er sehr frei
spielen konnte und das Orchester ihm nach
bestimmten Spielregeln gefolgt ist. Das fiihrte
dann dazu, dass ein Musikkritiker sagte: Er
hitte das ja alles sehr toll gefunden, aber er
verstiinde nicht, warum wir mitten in diesem
Stiick plotzlich einem Profipianisten so viel
Raum eingerdumt hatten, das wire doch vollig
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aus dem Rahmen gefallen. Es ist an dieser Stelle
also wirklich bis zur Unkenntlichkeit verwischt:
Wer ist da jetzt behindert, wer ist nicht behin-
dert? Beides hat eine eigene Schénheit und seine
dsthetische Notwendigkeit. Es kann eine beson-
dere Schonheit haben, wenn jemand eine ganz
eigene Ausdrucksqualitdt hat und diese nicht
verldsst und man versucht, einen Kontext dafiir
zu finden. Und es gibt die Schénheit, wenn die
Unterschiede wirklich verschwimmen.

Ist das also ein Konzept fiir ein Konzert fiir
Kinder und Jugendliche?

Ich denke, man soll es einbinden, wenn es kiinst-
lerisch-dsthetisch sinnvoll ist. Das gilt dann fur
ein Kinderkonzert nicht mehr oder weniger als
in einem anderen Konzert. Also, fiir mich ist das
Kinderkonzert nicht unbedingt das Labor und
die Spielwiese, um auf der Bithne geistig behin-
derte Akteure einzubeziehen. Das zu versuchen,
sehe ich als Querschnittaufgabe. Wenn man
ein Ensemble hat, bei dem geistig behinderte
Musiker mitwirken, sollte es dsthetisch Sinn
machen und nicht nur Inklusion zur Schau stel-
len oder auf einen Mitleidsbonus setzen. Wenn
das wirklich inhaltlich stimmig ist, finde ich es
eine schone Sache - in welcher Konzertart auch
immer. Die Verkoppelung von Kinderkonzerten
und Inklusion, im Grunde eine doppelte Sepa-
ration, finde ich persénlich einen schwierigen
Weg — auch wenn ich da jetzt ein Stiick weit
Threm Konzept widerspreche, was Sie zurzeit in
der Stiftung Mozarteum anstreben. Die Inklu-
sionsfrage stellt sich im gesamten Konzertbe-
trieb, auch und gerade bei Erwachsenen. Ich hole
auch lieber die Kinder ins normale Konzert rein
und schaue, wie ich das vor- oder nachbereite,
damit die Kinder auch mit einem Mozart oder
mit einem Lachenmann etwas anfangen kénnen.
Ich bin kein grofler Freund von Kinderkonzer-
ten, es sei denn, da sind wirklich Inhalte, die
Erwachsene nicht interessieren. Aber diese
Formatierung nach Zielgruppen: da bin ich kein
grofler Fan davon.

Nun bietet die Stiftung Mozarteum in der
Woche - ganz praktisch gesehen — Konzerte
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fir Kindergarten und Schulklassen an, die
ja vormittags ins Konzert gehen. Da ist es
schwierig, andere Zielgruppen mit ins Boot
zu holen. Das heiBt, wir haben dann durch-
schnittlich 150 Kinder dort sitzen. Wie geht
man mit dieser ,Separations”-Situation um?
Muss man entsprechende inklusive Anséitze
dann iGberhaupt inklusiv nennen? Oder
sollte so ein Konzert per se inklusiv gedacht
sein ohne die Besonderheit in den Vorder-
grund zu stellen?

Es ist per se exklusiv, weil es ja fiir eine exklu-
sive Gruppe ist. In wie weit man diese Exklusi-
vitdt jetzt spannt, ausweitet, ergibt sich dann.
Da kommen ja gemischte Gruppen hin. Ich
weifd nicht, ob das Konzert dadurch besser oder
schlechter wird, dass man noch dazu schreibt:
»Inklusives” Kindergartenkonzert. Es bleibt den-
noch exklusiv, nimlich zielgruppenorientiert.

Vielen Dank fir dieses Gespréch.

www.mozarteum.at/ klangkarton.html
www.schraege-musik.de

www.youtube.com/watch?v=kIFoLR
gIBXo&t=790s (Das Gesprach als Video)

Bernhard Kénig, ist
Komponist, Autor, Konzert-
padagoge und Interaktions-
kiinstler. Nach seinem
Kompositionsstudium bei
Claus Kiithnl (1987) und
Mauricio Kagel (von 1988-
95) folgten zahlreiche
Projekte in Grenzbereichen
von Musik, Theater, Film
und Horspiel. 1997 kam es zur kiinstlerische Neu-
orientierung, auch durch die Zusammenarbeit mit
geistig behinderten Schauspielern und Musikern.
Sein Konzept einer ,,Experimentellen Gebrauchs-
musik® hat er auf vielfiltige Weise umgesetzt.
Das von ihm 1998 mitgegriindete Kélner Biiro fiir
Konzertpadagogik ist zum wichtigsten Labora-
torium seiner eigenen kiinstlerischen Weiterent-
wicklung geworden. Seit 2010 widmet er sich
ausschliefllich eigenen Projekten.

Antje Blome-Miller, siche Seite 49
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SUMMARY

Inclusive concerts: Art and Inclusion

Concerts for children and youth with and without disabilities.

The Stiftung Mozarteum held a symposium in
German on February 16" 2016 on the topic of
‘Inclusive Concerts’. One of the contributions was
a filmed interview between Antje Blome-Miiller
and the composer, author and interaction artist
Bernhard Kénig (www.schraege-musik.de). Here
we bring a few of his statements.

“My approach is to bring music to different social
contexts and not to the concert hall. I am a com-
poser looking for niches in areas of society where
I have the feeling that there is a musical vacuum.

I find the question of exclusion and inclusion with
respect to concert halls difficult. There is hardly any
other place that is less suitable for inclusion. It needs
a lot of effort or planning to try and change this and
it would be a long path to try and make concert
halls inclusive.

We live in a society where inclusion should be
valued. The question is: should we think about how
this is possible in concert halls or is the concert hall
itself in the way? Is inclusion important? A children’s
concert is not inclusive — it is the opposite: a group
is separated from others (adults) so that it doesn’t
disturb them.

There are many ways of reacting, enjoying and un-
derstanding music. It does not necessarily have to
be sitting still. I am convinced that at the end of the
18th century it was a civil necessity. The concert hall
ritual is crumbling — everyone wants to leave and
find other interesting venues and other forms. We do
not have to prove we can sit as in concerts — we are
practiced at sitting in front of the TV or computer.

Are we prepared to accept some disturbances in con-
certs because we want to be an inclusive society?
This would be a new, contemporary utopia for the
classic concert hall. Do we want types of concerts

that, for example, use simple language and similar
elements suitable for people with mental disabilities.
That is not difficult. It is much more difficult for the
classic concert audience, that is used to the norm of
silent listening, to accept others who cannot keep to
the norm. We won'’t achieve this goal by inventing
special formats for concerts. It is a utopia to imagine
that concert goers would not perceive the exuberant
enthusiastic sounds of someone with a mental disa-
bility as a disturbance.

The path that I have chosen for many years is to allow
people with mental disabilities to participate in the
musical action on the stage. This is not selfevident
because the norm is that the musicians on stage can
produce a reliable repeatable product of the highest
technical quality. This is not necessarily true of people
with a cognitive disability. The concert business
is, first of all, hostile to inclusion unless one create
concepts in which the specific expressive quality that
someone with a cognitive disability is that which is
wanted. The aesthetic concept and the form consist of
this specific expressive quality that no one other than
the cognitively disabled musician has.

In the project Accompagnato — the art of accom-
panying one of the disabled musicians always
played the same 4 notes on the cello for weeks on
end. The challenge for the well-trained orchestral
musician was to create a context for the 4 notes. She
enhanced them and spun music around the notes to
create a new musical context.

Children’s concerts are for me not unconditionally
the laboratory or playground where cognitively disa-
bled people should be included. If one has an ensem-
ble with cognitively disabled people then it should
make sense aesthetically and not put inclusion on
display or appeal to the audience’s sympathy.”

Shirley Salmon
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Es geht um den Menschen!
Musikvermittlung aus der Perspektive der
Elementaren Musik- und Tanzpddagogik

MONIKA SIGL-RADAUER

»Musik soll das subtilste Mittel sein, das bis ins Innere des Menschen vordringt,

durch seine Haut, durch seinen Korper, nicht nur durch die Ohren.”

Als ich vor 33 Jahren mit dem Studium der
Musik- und Bewegungserziehung in Salzburg
begann, war ich eine typische Abiturientin,
hatte eine typische Musikschul-Laufbahn hinter
mir, brachte typische Erfahrungen in Sachen
,Konzert/Theater/Lesung” mit und hatte eine
typische Vorstellung davon, wie Musik stattzu-
finden hat. Typisch, namlich: Uben - Auftreten
— Verbeugen — Abtreten.

Umso erstaunter war ich uiber den Kosmos, der
sich mir am Orfl-Institut eréffnete. Dort wurde
Musik ganz anders gedacht. Musik wurde ge-
tuhlt. Musik wurde bewegt. Bewegung wurde
musiziert. Musik und Bewegung wurden im-
provisiert. Improvisation wurde Komposition.
Gefiihl wurde Theater. Tanz und Musik wurden
Ausdruck. Musik und Tanz wurden Sprache.
Alles wurde Sich-Mitteilen, Austauschen, Mit-
einander-Gestalten ...
schopflich.

immer neu und uner-

Wir Studierenden waren schon damals - in
bewdhrter Arbeitsweise des Instituts — einge-
bunden in Projekte?, die unsere Professoren?
initiiert hatten und die natiirlich noch nicht
»Musikvermittlung® genannt wurden. Da hief§
es dann 1988 Bilder einer Ausstellung/ Musik fiir
Junge Leute — ein Projekt zusammen mit der Salz-
burger Bachgesellschaft, das Prof. Dr. Hermann
Regner mit uns als dreiteiliges Konzerterlebnis
konzipierte. Ich war plétzlich von den unter-
schiedlichsten interdisziplindren Seiten mit
einem Musikstiick konfrontiert, welches ich bis

Karlheinz Stockhausen'

dato nur von der Schallplatte (!) kannte.* Auch
waren wir mit eigenen interaktiven , Musik- und
Tanztheater-Produktionen” in den Schulen un-
terwegs.

Zum Abschluss meines Studiums war u. a. auch
eine , Kiinstlerische Studie gefordert, in der die
Verbindung zwischen Musik, Tanz und Sprache
in einer eigenen Komposition auf die Biithne
gebracht werden sollte. Im Riickblick fahlt es
sich so an, als sei das ganze Studium ein ein-
ziger ,Musik- und Tanzvermittlungs-Lehrgang”
gewesen.’

Als ich im Jahr 2009 noch den Master-Lehrgang
»Musikvermittlung” an der Anton-Bruckner
Privatuniversitdt Linz begann, traf ich dort auf
viel Bekanntes und Vertrautes — nattirlich mit
dem notigen Schuss Aktualitdt versehen und
in den hochinteressanten Kontext der inzwi-
schen entstandenen fantastischen Musikver-
mittlungs-Szene gestellt. Beiden Studiengdngen
wohnt etwas sehr Gemeinsames inne:

mit kiinstlerischen und padagogischen Mit-
teln unterschiedlichste Zugidnge zu sich selbst
in Verbindung mit Kunst zu suchen, zu schaf-
fen und zu bearbeiten.

WAS IST EIGENTLICH MUSIKVERMITT-
LUNG?

Musikvermittlung ist eine Wortschépfung, die
in ein Tatigkeitsfeld miindete, das in den letzten
20 Jahren vorwiegend im Zusammenhang mit
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Kultur-Institutionen steht. Damit entstand das
Berufsbild (Arbeitsfeld) des Musikvermittlers/
der Musikvermittlerin (vgl. S. 44 £.).

Musikvermittlung versucht, Grenzen aufzu-
heben, die sich traditionellerweise vor allem
zwischen Kiinstlern und Publikum gebildet
haben.
Musikvermittlung setzt dort an,
® wo Beziehung aufgebaut werden soll.
® wo die Verbindung zwischen Mensch
und Musik (wieder-) hergestellt werden soll.
® wo eine vielseitige Art von Erlebnis moglich
gemacht werden soll.
= wo neues Publikum erreicht werden soll.
® wo Kulturorte gedffnet bzw. verlassen
werden, um Hemmschwellen abzubauen.

Die Musik und ihre Kiinstler stehen im Fokus.
Tanz und Sprache werden bei den Vermittlungs-
angeboten oft extra ,,dazugekauft®. Liegen jedoch
nicht vielmehr in einer verbindenden ,,Musik-
und Tanzvermittlung” die Chancen einer ganz-
heitlichen Erfahrung? Ist nicht jedes groRe mu-
sikalische Werk ein Makrokosmos, in dem sich
der Mikrokosmos menschlicher Ausdrucksarten
versteckt, zu denen selbstverstiandlich die Spra-
che und die Bewegung dazugehoren?

Sind wir als Musik- und Tanzpadagogen also
pradestiniert fiir dieses relativ neue Berufsbild,
das Vermittlung mit allen Sinnen geradezu ein-
fordert?

MUSIKVERMITTLUNG -

BRAUCHT ES DAS?

Wolfgang Riidiger fragt in seinem Vorwort in
Musikvermittlung — wozu?, warum zwischen
Mensch und Musik iiberhaupt vermittelt werden
muss: ,Weil Musik als Wesenszug des Menschen
und als Bestandteil seiner Kultur zunehmend
aus dem Lebenszusammenhang schwindet®.®
Constanze Wimmer beschreibt in ihrem Ein-
gangsartikel sehr anschaulich verschiedene As-
pekte, wie es zu dieser Entwicklung gekommen
ist (vgl. S. 7 ff). Ridiger geht sogar so weit zu
sagen, dass Musik und Mensch urspriinglich
eine Einheit waren.

Er beruft sich auf Platon, der im Symposium
eine Urszene der Vermittlung zwischen den Ge-
schlechtern beschreibt, die Riidiger auf Mensch
und Musik tibertrégt. Es bleibt eine ewige Sehn-
sucht, die nur Gott Eros zu l6sen vermag. ,Mu-
sikvermittlung ist der ,Gott’, der hilft, die Liebe
zur Musik wiederzuentdecken und die musikali-
sche Natur im Menschen wieder herzustellen.“”
Er bemerkt weiter, dass Musikvermittlung aber
aufgrund der Vielfiltigkeit (kulturell, historisch,
gesellschaftlich, kiinstlerisch, traditionell) auch
ein sehr vielschichtiges Projekt ist.®

Auch Constanze Wimmer lisst uns in ihrem
Artikel erahnen, dass Musikvermittlung ein
unglaublich weitreichender Kosmos ist, der je
nach Schwerpunkt die doch letztendlich sehr
individuelle Verbindung in organisatorischer,
kiinstlerischer und padagogischer Hinsicht
sucht. Deshalb mochte ich im Folgenden einen
kleinen Ausschnitt meiner persénlichen Heran-
gehensweise als ausgebildete Musikvermittlerin
und Musik- und Tanzpidagogin beschreiben.

MUSIKVERMITTLUNG ALS PERSONEN-
ZENTRIERTES KUNSTLERISCH-PADAGO-
GISCHES KONZEPT

Eine zentrale Frage als Ausgangspunkt fiir die
tagliche Unterrichtseinheit in diesem damals
»mystischen® Fach ,,Studium Generale” be-
gleitete meine gesamte Studienzeit: es war die
allmorgendliche Frage der Professoren und
Lehrenden nach der Befindlichkeit jedes einzel-
nen Studierenden. ,,Wie geht es dir heute? Was
bringst du mit?“ Man fihlte sich wahrgenom-
men, man konnte etwas ausdriicken, manchmal
nervte diese Frage, manchmal konnte man nicht
antworten, manchmal I6ste sie etwas in einem,
manchmal zog man seine eigene Antwort ins
Licherliche ... immer aber miindete dieses
Ritual in eine kreative Aktion.

»Musik fangt im Menschen an und so die Unter-
weisung" sagt Carl Orff® und ich stelle mir heute
die Frage, ob nicht genau dieses morgendliche
Ritual in Kombination mit den vielen anderen
Formen der Auseinandersetzung in kiinstleri-
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scher, paddagogischer und menschlicher Hinsicht
meinen individuellen Weg als Musikvermittlerin
gepragt hat?

Ich trete fiir eine interdisziplindre, ganzheitli-
che und erfahrungsorientierte Vermittlung ein.
Das sind wunderbare Begriffe, die so individuell
interpretierbar sind wie jeder einzelne Mensch.

Die ersten Fragen an mich selbst sind

also immer:

® Was beschaftigt mich selbst?

= Wie bewegt es mich?

= Fiir wen mache ich etwas?

= Wie geht es den Menschen, die ich
vor mir habe?

® Wer sind sie, was kénnte sie bewegen?

Mein Tatigkeitsfeld gliedert sich derzeit in drei
unterschiedliche Bereiche. Mein Schwerpunkt
sind dabei Kinder, Jugendliche und Familien:

1. Ich entwickle zusammen mit Profi-Orches-
tern und Ensembles Vermittlungsprojekte
fiir Schulen, um die Schiiler einerseits auf
Konzertbesuche vorzubereiten und sie in
weiterer Folge fiir eigene Performances
zu coachen. Die Schiiler kreieren also
letztendlich selbst ihr eigenes Bithnenwerk.

2. Mein zweites Standbein sind Szenische
Einfithrungsworkshops bei den Salzburger
Festspielen, in denen sich die Kinder auch
mit szenischen Mitteln, Kostiim, Sprache
und Bewegung mit der jeweiligen Oper
auseinandersetzen, die sie im Anschluss an
den Workshop sehen werden. Sie entwi-
ckeln so einen Zugang zu einem ihnen
fremden Biihnenwerk.

3. Ich schreibe Konzepte und Drehbiicher
fiir Kinder- und Familienkonzerte, die ich
zusammen mit Profi-Musikern kammermu-
sikalisch oder mit Orchestern im deutsch-
sprachigen Raum gestalte. Das Publikum
geniefdt in diesem Fall ein konzertantes
Bithnenwerk aus dem Augenblick heraus.
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Ich orientiere mich immer an den jeweiligen
Originalwerken und méchte letztendlich aus Re-
spekt vor den Kompositionen und den Kiinstlern
am Genre ,,Konzert®“ nicht viel verindern. Umso
wichtiger ist es, die personlichen und kreativen
Aspekte aller Mitwirkenden zu berticksichtigen
und einzubauen, um ihnen einen Weg zu ihrer
eigenen personlichen Auseinandersetzung zu er-
moglichen. (Allein dazu kénnte man ein Buch
fillen ...)

BEGEGNUNG UND WEGBEREITUNG
Den Konzertveranstaltern auf der ganzen Welt
ist es zunehmend ein Anliegen, mit ihren ex-
zellenten Produkten moglichst viele Menschen
anzusprechen und ihnen direkte Auseinander-
setzung mit dem jeweiligen dsthetischen Ge-
schehen zu erméglichen. Die Méglichkeiten sind
unglaublich vielfiltig und erreichen inzwischen
viele Gesellschaftsschichten, sowie Alters- und
Zielgruppen.

Als Musik- und Tanzpidagogin, die ich ver-
schiedene berufliche Wege von der Lehrerin fir
Elementare Musik- und Tanzficher tiber Musik-
schulleiterin, Organisatorin im Veranstaltungs-
referat bis hin zur Moderatorin und Gestalterin
von Konzerten gegangen bin, war es einerseits
fiir mich immer eine Selbstverstindlichkeit,
Musik-Sprache-Bewegung als Einheit zu sehen
und mit der ,,Kunstform Konzert“ zu verbinden.
Musik, Sprache und Bewegung sind Grund-Aus-
drucksarten des Menschen. Fingerfertigkeit,
artifizielle Techniken, professionelle Ausstrah-
lung und beeindruckende Wirkung sind einige
der moglichen Weiterentwicklungen dieser
Expressionen. Auf diese Fihigkeiten treffe ich
bei den Musikern, mit denen ich zusammenar-
beite. Andererseits scheinen aber die Welten der
Profi-Musiker, des Publikums, der Werke und
manchmal sogar der Musikvermittler oft weit
auseinander zu liegen — und der Satz ,Wie geht
es dir...?“ kann dann zur Briicke werden, um
Elementares, Hochkiinstlerisches und Personli-
ches verstehbar zu machen und zu verbinden.
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BEISPIEL 1 //// DER UMGANG MIT DEM UNBEKANNTEN

Ich erlebe mitunter die Bereitschaft der Kiinstler
oder der Schiiler, sich auf ungewohnte Pfade zu
begeben, als sehr begrenzt. Sich z. B. auf Bewe-
gung einzulassen, egal ob auf vorgegebene oder
freie, improvisierte Bewegung, fillt schwer.
Ein Orchestermusiker sagte nach einer Bewe-
gungsstunde einmal: ,Was hat das mit unserer
Arbeit zu tun?“

Bei Schiilern steht weniger das grundsatzliche
Unverstandnis im Vordergrund, als mehr die rat-
lose Scham. Mit einer Klasse 14-15-jahriger Mit-
telschiiler z. B. stand das Werk Verkldrte Nacht
von Arnold Schénberg auf dem Programm.
Meine ersten Versuche, die 14- bis 15-Jdhrigen
aus ihren Sesseln zu holen, scheiterten. Der
Tenor war: ,,Geh, Oida. Des is ned unser Musik!“
(6sterr.: ,Hallo, Alter. Das ist nicht unsere
Musik!“)

Mein Glick war, dass Schonberg seine Musik
1899 auf Grundlage eines Gedichtes von Richard
Demel geschrieben hat, das eigentlich schon
damals das Thema ,,Patchwork® thematisierte:
eine Frau und ein Mann gehen durch die Nacht
und sie gesteht ihm, dass sie ein Kind bekommt.
Das Kind ist jedoch nicht von ihm. Die Frau ist
verzweifelt und erwartet das Urteil des Mannes.
Dieser erkennt das Kind aber als seines an.

Als ich den Jugendlichen den Text vorlas (die
Sprache aus 1899 ist ja schon gewohnungsbe-
diirftig) kicherten einige, andere waren faszi-

niert. Wenig wurde verstanden. Nach und nach
niherten wir uns dem Inhalt. Meine Frage an
die Jugendlichen: ,Was wiirdet ihr an Stelle des
Mannes tun?“ Antwort der Jugendlichen: , Die
Frau rausschmeifien, sie schlagen, sie zur Abtrei-
bung zwingen, sie anziinden, mich trennen, das
Kind ins Heim geben, mich umbringen ..."

Mit der zweiten Frage ,Wie geht es der Frau?“
wurden andere Gefiihle in den jungen Leuten
wach: ,,Sie ist verzweifelt, am Ende, mutlos ...
aber sie freut sich auf das Kind.“

Nach und nach niherten wir uns den Emotio-
nen: Ja, auch der Mann ist verzweifelt, denn er
liebt die Frau ja sehr. Eine ausweglos scheinende
Situation.

Und dieses Dilemma hért man in der Musik.
Es gab daraufhin gespannte Gesichter, offene
Ohren. Was hort ihr? Schlagen, Stechen, Haare
raufen, ans Herz fassen, Hinde zum Himmel
falten ... — es war keine Frage mehr, diese
Gesten nun auch zur Musik darzustellen. Ein be-
rithrender ,Verzweiflungstanz* entstand durch
wechselseitiges Héren und Bewegen, in einem
Probenbesuch konnten die Schiiler der Live-Mu-
sik folgen, die ihnen richtiggehend vertraut
wurde. Es war faszinierend, diese Verdnderung
der Schiiler erleben zu diirfen. Plétzlich war ein
Kontext hergestellt, der aus ihrer realen Leben-
spraxis stammte. Daraus entstand , Bewegung“
im doppelten Wortsinn.

Verklirte Nacht reloaded mit dem Mozarteumorchester Salzburg und der Neuen Mittelschule Nonntal
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BEISPIEL 2 //// DER LIFT ZUM GROSSEN THEATER

Die Salzburger Festspiele haben seit fiinf Jahren
jeweils eine Oper im Programm, die sie extra
fiir Kinder und Familien aufbereiten, indem die
Oper auf ca. 60 - 70 Minuten gekiirzt ist, die
Dialoge vereinfacht werden und sich auch das
Biithnenbild nicht als iiberladend und ablenkend

darstellt. Die Darsteller sind junge, internatio-
nal ausgewadhlte Sanger aus dem ,,Young Singers
Project” der Salzburger Festspiele, das fur diese
Kiinstler eine Art Sprungbrett in die Weltkarri-
ere bedeuten kann.

Nicht selten findet hier auch die erste Berithrung
mit jungem Publikum fiir sie statt.

Zur jeweiligen Kinderoper biete ich vor den
Auffihrungen szenisch begleitete Einfiih-
rungs-Workshops fiir die zuschauenden Kinder
(und ihre Eltern) an und fiihre sie auf krea-
tive und spielerische Weise an den Opernstoft
heran. Die Kinder diirfen in Kostiime schliipfen
und sich mit der Handlung, den Figuren und
deren Gefiihlen auseinandersetzen. Wir haben
Beleuchtung wie im richtigen Theater, einen ei-
genen Pianisten und eine Singerin, die mit den
Kindern Stellen aus der Oper singt. Originale
Opern-Ausschnitte werden iiber die Tonanlage
eingespielt und sorgen nicht selten fiir schal-
lendes Gelachter. Im eigenen, spontanen Ste-
greif-Spiel erfahren die Kinder auf lustbetonte/
sinnliche Art und Weise die Geschichte des
Stiickes, das sie im Anschluss an den Workshop

sehen werden. Sie erleben Handlungsablidufe
und Emotionen der Opernfiguren iiber ihr eige-
nes Tun, tiber Sprache und Mimik, tiber Singen
und Erfinden, tiber Bewegung und Musizieren.
Sie 6ffnen so ihre Sinne fiir die nachfolgende
Oper, indem sie mit dem Grundwissen der
Handlung ausgestattet, zusitzliche Eindriicke
des Bithnengeschehens wie Livemusik und
Livegesang, Schauspieler, Sanger, Bithnenbild,
Ablauf etc. besser verarbeiten und entspannt
erleben konnen. Die Handlung der jeweiligen
Oper soll fir die Kinder im eigenen Spiel so er-
sichtlich werden, so dass sie mit neuen Denkan-
stoflen, Wissen und Phantasie dem Geschehen
auf der groflen Bithne aufmerksam, inspiriert
und genussvoll folgen kénnen.

Die Feenkonigin, Salzburger Festspiele 2016
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BEISPIEL 2 ////VOM STAUNEN UND LAUSCHEN

In den Lauschkonzerten der Stiftung Mozar-
teum versuche ich, den 4- bis 8-jahrigen Kin-
dern durch verschiedene Ansitze einen ersten
Zugang zum , Konzert” in seiner klassischen
Form zu bieten. Wichtig ist mir hier, Musik,
Sprache und Bewegung als bewusst gestaltende
Einzel-Elemente zu verwenden, die in ihrer
Summe fiir jedes Kind eine individuelle Wahr-
nehmung erméglichen. Gerade in dieser Alters-
gruppe sind die Wahrnehmungstypen unter den
Kindern sehr unterschiedlich. Deshalb biete ich
den Kindern vielfiltige Moglichkeiten wihrend
eines Konzertes an. Ich wechsle zwischen den
Disziplinen (inter-aktiv) und versuche gleichzei-
tig eine Uberlagerung derselben zu vermeiden.
Fur mich bedeutet das z. B. keine (oder nur sehr
sparsame) Aktion zur Musik, Text und Musik
nicht gleichzeitig, sparsamer Einsatz von Re-
quisiten etc., um dem konzentrierten Héren der
Musik und der Imagination der Kinder Raum zu
geben. Immer biete ich den Kindern einen Fokus
an, auf den sich ihre Aufmerksamkeit richten
kann. Der Saal, die Musik, die Instrumente, die
Musiker und ihr Spiel sind oft Faszination fiir die
Kinder genug. Hier entsteht Bewegung, die ich
nicht mit Bewegung verdoppeln will.

Krawall der Tiere
mit dem Mozarteum-
orchester Salzburg

Blechsalat mit Low Brass
Trio des oenm (Bsterr.
ensemble fiir neue musik)

In einem Konzert haben auch immer partizipa-
tive Aktionen ihren Platz und es gibt interaktive
Teile, in denen die Kinder vom Lauschen zum
Tanzen wechseln, vom Schauen zum Klatschen,
vom Staunen zum Nachdenken ... Beeindru-
ckend ist immer wieder, wie durch die richtige
Musikauswahl und das professionelle Spiel der
Musiker gerade dann eine Faszination geschaf-
ten wird, wenn nicht versucht wird, méglichst
gleichzeitig moglichst interdisziplinadr zu agieren
(so wie es in vielen ,,szenischen Kinderkonzer-
ten” oft der Fall ist). Schlicht und einfach finde
ich oft mehr ,zu-treffend” im umfassenden,
sinnlichen, beriihrenden, packenden ... Sinn.
So bleiben der Hér-Genuss und die Faszination
der Musik als unmittelbares Vermittlungs-
Medium im Vordergrund.

Die Konigin der Tone mit dem Sigl-Quartett

Komponisten komponieren Kompositionen
mit Theo Burkali & Co
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Letztendlich ist genau dieses ,,emotional getrof-
fen werden“ der Ausgangspunkt meiner Arbeit.
Dafiir muss ich manchmal sehr elementar und
einfach, aber manchmal auch provokant sein.
Freche Fragen stellen. Einen peinlichen Satz
sagen. Eine licherliche Bewegung vormachen.
Mauern anknabbern. Geister wecken. Denn:
Verstehen erwichst aus Be-Geisterung ',
nicht aus Berieselung. Um das bequeme Feld
der Berieselung oder des Gewohnten verlas-
sen zu konnen, braucht es Mut.

ERLEBNIS ALS WECHSELBEZIEHUNG
Diesen Mut im Menschen zu wecken und sein
Bewusstsein durch Uberraschungen aller Art
zu schérfen, dazu hilt das grofle, weite Feld der
Elementaren Musik- und Tanzpadagogik fiir
mich viele kreative Ansitze bereit.

Es bedarf einer Vermittlungspraxis, welche sich
an den wesentlichen Merkmalen des — nicht nur
asthetischen — individuellen Erfahrungsprozes-
ses orientiert und die Ebenen von Wahrneh-
mung, Gestaltung und Reflexion gleichermafien
berticksichtigt und ineinandergreifen lisst.

Bewegung, Musik und Sprache leben geradezu
von ihren Wechselbeziehungen. Diese Wechsel-
beziehungen lassen es zu, dass Wahrnehmung
auch individuell passieren kann. Fir mich ist
dies der wichtigste Punkt bei der Vermittlungs-
arbeit. Gerade wenn hochkaritige Kiinstler auf
mehr oder weniger interessierte Jugendliche
»prallen®. Hier geht es nicht unbedingt um das
perfekt vorzeigbare Ergebnis, um einstudierte
Choreografien oder Stiicke aus dem Lehrbuch.
Es geht auch nicht darum, ob man als Laie
klassische Musik ,,richtig versteht“. Es geht um
den Menschen. Und es geht darum, die grund-
legenden uns innewohnenden Moglichkeiten
zu Wahrnehmungen mit kiinstlerischen Erfah-
rungen zu erganzen, weiterzuentwickeln und
tiir sich persénlich in einen neuen Kontext zu
stellen. Dabei ist es letztendlich jedem selbst
tiberlassen, ob er diese Erfahrungen expressiv
umsetzt, kommunikativ gestaltet oder fiir sich
selbst ganz im Stillen geniefit. ,Musik fangt im
Menschen an ... “. Danke, Carl Orff.
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Und Wolfgang Riidiger dazu: ,,Ein Musikstiick
wirklich héren, erfinden, erfahren und sich zu
eigen machen ist besser, als in zig Konzerte ge-
gangen zu sein. Weil in jedem Menschen diese
Erfahrung von Grund auf méglich und gegeben
ist (...) sollte jeder die Chance erhalten, seine
eigene Musikalitdt auch leben und entfalten
zu kénnen. Musikvermittlung bedeutet daher
auch, Menschen mit sich selbst in Verbindung

zu bringen.* "

MUSIKVERMITTLER MIT KUNSTLE-
RISCHEM UND PADAGOGISCHEM
KNOW-HOW

Das Berufsbild des Musik- und Tanzpadagogen
ist im Gegensatz zum linearen Werdegang eines
Konzertfachmusikers ein breit gefachertes, viel-
gestaltiges, immer den kreativen Prozess suchen-
des Spektrum, das sich in seiner Vielgestaltigkeit
schwer beschreiben lisst und deshalb oft den
Nimbus des ,,Dilettantischen” hat.

Nicht selten erfordert Musikvermittlung von
allen Seiten einen extrem vielseitigen, kreativen
und offenen Zugang. Dann lassen sich in Zusam-
menarbeit mit den Kiinstlern und Vermittlern,
mit anderen Sparten, Disziplinen und in (schuli-
schen) Strukturen fantasievoll neue Themen fiir
das Musikleben erschlieflen.

An vielen Universititen findet inzwischen auch
ein Umdenken statt und Musikvermittlung bzw.
Facher aus der Musik- und Tanzpidagogik oder
Rhythmik finden Einzug in den Lehrplan der
Konzertfachmusiker. Immer mehr Musiker
entwickeln wunderbare eigene Vermittlungs-
projekte, fordern Projekte an ihren Orchestern
ein und bieten ihrerseits Anregung und Inspira-
tion fur Musikvermittler und Kollegen.

Denn wie sagt der Musikforscher, Komponist
und Musiker Wendelin Bitzan: ,Als aktiv oder
passiv am professionellen Musikbetrieb Teil-
habende sollten wir uns verabschieden, immer
Hochkultur sein zu wollen, unsere Rolle darin
zu sehen, das ehrwiirdige Erbe der Vergangen-
heit zu pflegen, blofle Verwalter eines Schatzes
zu sein, der uns vermeintlich nichts abverlangt
als seine immer neue Wiederaufbereitung.
Musikkultur muss — soll sie Kultur bleiben — sich
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jederzeit lebendig, neugierig und wandelbar
prasentieren. Um diesen Anspruch zu erfiil-
len, braucht es flexible und enthusiastische
Lehrkrifte und Vermittler/innen, die sich
zu gleichen Teilen als Kiinstler, Pidagogen
und Forscher an ihrem eigenen Gegenstand

begreifen®. 2

Gerade Absolventen der Elementaren Musikpa-
dagogik, Musik- und Tanzpidagogik oder der
Rhythmik kénnen viel dazu beitragen, dass sich
Musik und Tanz als Medium in seiner ganzen
kiinstlerisch anspruchsvollen Dimension auch
wieder elementar vermittelt. Wenn Spezialisie-
rung auf Ideenreichtum trifft, kann Vermittlung
gelingen.

Beispiele von Kinder- und Familienkonzerten
mit Monika Sigl-Radauer: www.youtube.com/
results? search_query=monika+sigl-radauer
Lauschkonzerte: www.mozarteum.at/
klangkarton.html

Patenschaftskonzert Verklirte Nacht
Mozarteumorchester Salzburg -

NMS Nonntal (2013): www.youtube.com/
watch?v=abOO0jNDPpAo

Szenische Einfithrungen zur Kinderoper 2017
Der Schauspieldirektor:
www.salzburgerfestspiele.at/oper/
spiel-spass-mozart-schauspieldirektor-2017

Monika Sigl-Radaver,
MA
1984-89 Studium der
Musik- und Tanzpéadago-
gik am Orff-Institut der
Universitait Mozarteum
Salzburg. Danach Lehrerin
fiir Elementare Musik-
padagogik und Musik-
schulleiterin sowie als
Musikerin in verschiedensten Formationen aktiv.
2009-11 Masterstudium an der Anton Bruckner
Privatuniversitdt Linz. Als Konzertpadagogin und
Musikvermittlerin entstanden in Zusammenarbeit
mit namhaften Konzertveranstaltern, Ensembles
und Orchestern vielseitige Konzertprogramme, die
sich unterschiedlichsten Musikrichtungen von der
Volksmusik bis zur zeitgendssischen Musik widmen.

1 gesehen auf einem Plakat der Salzburger Festspiele
2011. www.epos.uni-osnabrueck.de/humor/zitate/
pages/15.htm

2 Das erste dokumentierte interaktive und performative
Projekt des Orff-Instituts fand bereits 1974 mit dem Titel
,»Es war einmal ein Drache” unter der Leitung von Barbara
Haselbach und Hermann Regner statt (nach Walter
Schmégner ,,Das Drachenbuch®, Residenz Verlag, 1969/
2006). Sie tourten damals durch die Schulen in Stadt und
Land Salzburg.

3 im Folgenden verwende ich der Einfachheit halber nur
die médnnliche Form

4 eine genaue Beschreibung des Projektes findet sich in
ORFF-SCHULWERK INFORMATIONEN 61, S. 33

5 Mit Royston Maldoom oder Cathi Milliken, die 2002
das Education-Programm bei den Berliner Philharmoni-
kern mitinitiierten und prigten, hatte das Orff-Institut
frithe Kontakte. 2006 waren beide Vortragende beim

7. Internationalen Orff-Schulwerk Symposiums Salzburg
,»Im Dialog®. Hier konnten Studierende und Teilnehmer
in deren Arbeitsweise eintauchen und die Begeisterung
erahnen, mit der beide Musik und Tanz vermitteln.

6 RUDIGER, 2014: 7

7 RUDIGER, 2014: 7

8 vgl. RUDIGER, 2014: 8

9 OgrFF, Carl (1932): Gedanken iiber Musik mit Kindern
und Laien. In: HASELBACH, Barbara (Hg) (2011): Studien-
texte zu Theorie und Praxis des Orff-Schulwerks, Schott,
Mainz, S. 67: ,,Die Musik fingt im Menschen an, und so
die Unterweisung. Nicht am Instrument, nicht mit dem
ersten Finger oder mit der ersten Lage oder mit diesem
oder jenem Akkord. Das Erste ist die eigene Stille, das
Insichhorchen, das Bereitsein fiir die Musik, das Héren
auf den eigenen Herzschlag und den Atem.”

10 ,,Geist” im Sinne des lateinischen ,, Animus: (lat. Seele,
Geist). Damit soll die Nahe des Terminus ,,Begeisterung”
zur Beseelung, Sinnstiftung, umfassenden Perzeption
angedeutet werden. Es geht mir hier somit um eine
wesentlich weitgreifendere und substanziellere Bedeu-
tung des Wortes Begeisterung.

11 RUDIGER, 2014: 9

12 B1TZAN, 2015: NMZ 6 (Hervorhebung durch die
Autorin)
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It's about the people!

Music outreach from the perspective of
elemental music and dance education

MONIKA SIGL-RADAUER

“Music should be the most subtle means that penetrates to a person's insides,
through his skin, through his body, not just through the ears.”

When I began my studies in elemental music and
dance education in Salzburg, I was a typical high
school graduate, had had a typical music school
career, had had typical “concert/theater/reading”
experiences, and had a typical idea of how music
was supposed to take place. In a typical manner,
namely: “practice-performance-bow-exit”. Iwas all
the more astonished by the cosmos that opened up to
me at the Orff Institute. Music was seen quite differ-
ently. Music was felt. Music was moved. Movement
was made into music. Music and movement were
improvised. Improvisation became composition.
Feelings became theater. Dance and music became
expression. Music and dance became language.
Everything became communicating, exchanging,
creating together ... always new and boundless.

Back then — in the tried and tested working method
of the institute — we students were involved in pro-
jects?, that our professors had initiated and which
of course were not yet called “music outreach”.
In 1988, the project was called Pictures at an
Exhibition / Music for Young People — a project
together with the Salzburg Bach Society, which
Prof. Dr. Hermann Regner had designed with us
as a three-part concert experience. I was suddenly
confronted on widely diverse interdisciplinary sides
with a piece of music that I had previously only
known from a record (!)*. We were also in schools
with our own interactive “music and dance theater
productions”.

One of the requirements at the conclusion of my
studies, was an “artistic study” in which the link
between music, dance, and language was to be

Karlheinz Stockhausen'

brought to the stage in one's own composition.
Looking back, it feels like our entire studies were
a course in “Music and Dance Outreach”. When I
began my master studies in “Music Outreach” in
2008 at the Anton Bruckner Private University,
I encountered a lot of familiar things — of course with
the necessary dose of up-to-datedness and set in the
highly interesting context of the now established fan-
tastic music outreach scene. Both courses of study
have something in common inherently:

using artistic and educational means to
search for, create, and process a wide array of
approaches to one's self in connection to art.

WHAT IS MUSIC OUTREACH ACTUALLY?
Music outreach is a neologism that leads to a field
of activity that has been predominately associated
with cultural institutions during the past 20 years.
Thereby the occupational profile (field of work)
of the music outreacher was formed.

Music outreach tries to remove borders, which tradi-

tionally have been built up between artists and the

audience in particular.

Music outreach begins

= where relationships should be built.

= where the connection between human beings
and music should be (re)created.

= where a versatile type of experience should
be made possible.

® where new audiences should be reached.

= where cultural venues should be opened or
abandoned in order to break down inhibition
thresholds.
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The focus is on the music and its artists. Dance and
language are often “brought in addition” in music
outreach programs. However, doesn't the opportu-
nity for a holistic experience lie much more with a
connected music and dance outreach? Isn't every
great work of music a macrocosm in which the
human microcosms are hidden, to which of course
language and movement belong?

Are we, as music and dance teachers, therefore pre-
destined for this relatively new occupational profile
that demands outreach with all the senses?

MUSIC OUTREACH - IS IT NECESSARY?

In his foreword to Musikvermittlung wozu?, Wolf-
gang Riidiger asks why there needs to be mediation
between human beings and music: “Because music
as a human characteristic and as a component of
man’s culture is increasingly disappearing from
his life”* In her introductory article, Constanze
Wimmer clearly describes different aspects of how
this development has come to be and illustrates the
diversity of music outreach. (p. 12 ).

Riidiger even goes as far to say that music and
humans were originally once one.

He refers to Plato who, in Symposium, describes
a primal scene of mediation between the genders,
which Riidiger applies to humans and music. It re-
mains an eternal longing that only the god Eros is
able to fulfill. “Music outreach is the ‘god’ that helps
to rediscover the love of music and to recreate the
musical nature in human beings.”’

MUSIC OUTREACH AS PERSON-CENTRED
ARTISTIC EDUCATIONAL CONCEPT

“HOW ARE YOU?"

A central question as the starting point for the
daily lesson in this then “mystical” subject “extra-
curricular studies” accompanied my entire time of
study: it was the question asked every morning by
the professors and teachers concerning the state of
every single student. “How are you today? What do
you bring with you?” One felt noticed, one was able
to express something, sometimes this question was
annoying, sometimes one could not answer, some-
times it triggered something internally, sometimes
one made a joke of one's answer ... but this ritual
always led to a creative action.
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“Music begins inside human beings and so must
any instruction.” says Carl Orff® and I ask myself
to this day the question if it was not this morning
ritual in combination with the many other forms
of confrontation in the artistic, educational, and
human respect that shaped my individual path as
a music mediator?

I argue the case for interdisciplinary, holistic, and
experience-oriented outreach. Those are wonderful
concepts that can be interpreted as individually as
every single person.

Therefore, the first question I ask myself is always:
® What do I concern myself with?

® What moves me?

= For whom am I doing what?

= How are the people in front of me doing?

= Who are they, what could move them?

My work is divided into three different areas:

1. I develop outreach programs for schools,

on the one hand to prepare the students for

a concert visit and on the other hand to coach
them for their own performances.
My second job involves scenic introductory
workshops at the Salzburg Festival at which
the children use scenic means, costumes,
language, and dance to examine the respective
opera that they will see following the work-
shop.

I write concepts and scripts for children's and
family concerts that I perform with profes-
sional musicians as chamber music or with
orchestras in the German-speaking regions.

fa

ta

I use the original work as my guide and, out of
respect for the compositions and the artists, I would
not like to change the genre “concert” too much.
It is all the more important to take into account and
include the personal and creative aspects of all con-
tributors. (One could fill a book with this alone ...)

ENCOUNTER AND PREPARATION

With their excellent product, concert organizers are
concerning themselves more and more with reach-
ing out to as many people as possible and allowing
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them to engage with the respective aesthetic event.
The possibilities are unbelievably diverse and reach
many social classes as well as age and target groups
in the meantime. Currently my focus is children and
adolescents and
® in my concerts in which I offer the children a
concertante work,
= in my projects in which the children and
adolescents create the stage work themselves,
= in my introductory workshops in which I seek
a way in to a large theatrical work I try to work
together with the children, to make their path
to their personal engagement possible.

As a music and dance educator through all stages
of my career, on the one hand it has been a matter
of fact for me that music-language-movement is to
be seen as a single entity and connected to the “art
form concert”. Music, language, and movement are
basic forms of human expression. Dexterity, arti-
ficial techniques, professional aura, and stunning
effect are an extension of this expression. I see all
of these skills in the musicians with whom I work
together. On the other hand, the worlds of the profes-
sional musician, the audience, the work, and some-
times even the music outreacher often seem to be
wide apart — and the question “How are you?” can
become a bridge to connect and make elementary,
highly artistic, and personal issues understandable.

EXAMPLE //
OEALING WITH THE UNKNOWN

Now and then I experience the willingness of the
artist or student to take the untraveled path to be
very limited. No matter if dictated or free and im-
provised movement, allowing encounters is difficult.
An orchestra musician said after an encounter
lesson once: “What does this have to do with our
work?”.

With students, it is not as much the fundamental
lack of understanding in the foreground but rather
helpless shame. For example, with a class of 14-15
year-old middle school students, the work Trans-
figured Night was programmed. My first attempts
to get them out of their seats failed. The tenor was
“This is not our music!”.

My good fortune was that Schonberg based his
music in 1899 on a poem by Richard Demel that in
those days already thematisised the topic “patch-
work” a woman and a man are walking at night and
she admits to him that she is pregnant. However,
the child is not his. The woman is desperate and
awaits the man's judgment. He, however, sees the
child as his own.

As I read the text to the students (the language
from 1899 takes some getting used to), some gig-
gled, others were fascinated, little was understood.
Bit by bit we came closer to the content. My question
to the students: “What would you do if you were the
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man?” Answer from the students: “kick the woman
out, hit her, force her to get an abortion, burn her,
dump her, put the baby in a home, kill myself ...”.
At the second question “How is the woman doing?”
other feelings were awakenrd in the young people:
“She's desperate, at a breaking point, crestfallen ...
but she is looking forward to the baby.”

Little by little we approached the emotions; yes,
the man is distraught, as he loves the woman a lot.
A seemingly hopeless situation.

And this dilemma can be heard in the music.
Subsequently, there were expectant faces, open ears.
What do you hear? Pounding, stabbing, hair tearing,
heart grabbing, clasping of hands to heaven ... —
there was no longer the question of performing these
gestures to music. A moving “dance of desperation”
was created through alternating listening and danc-
ing. At a rehearsal, the students were able to follow
the live music that had become really familiar to
them. It was fascinating to be able to observe the
change in the students. Suddenly a context had been
provided that came from the real-life practice of the
students. From this, “movement” evolved in both
senses of the word.

In the end, this “being emotionally moved” is the
starting point of my work. For this, I sometimes have
to be very elemental and simple but sometimes also
very provocative. Ask impertinent questions. Say an
embarrassing sentence. Show a ridiculous dance.
Chip away at walls. Heighten interest. For:
Understanding arises from enthusiasm (Begeiste-
rung) , not from passive consumption. Courage is
required to be able to leave the comfortable zone
of passive consumption or familiarness.
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EXPERIENCE AS INTERDEPENDENCY

The large wide field of elemental music and dance
education holds many creative approaches ready for
me to rouse this courage in people and sharpen their
awareness through all kinds of surprises.

There needs to be an outreach practice that is
oriented on the key characteristics of the — not only
the aesthetic — individual experiencing process and
that takes the layers of perception, structuring, and
reflection into consideration and allows them to
intertwine.

Dance, music, and language virtually live from their
interdependencies. These interdependencies allow
perception to happen individually. For me, the most
important point of the work in outreach — especially
when top level musicians “crash” into more or less
interested adolescents. It is not about the perfect
presentable result, rehearsed choreographies, pieces
from the textbook, or if one as an amateur is able
to “correctly understand” classical music. It's about
the people! And it is a matter of supplementing and
developing with artistic experience the fundamen-
tal inherent possibilities to perceive and of putting
these into a new context for oneself personally. In
doing this, it is left to oneself in the end whether
these experiences are realized expressively, cre-
ated in a communication-oriented form, or enjoyed
themselves in peace and quiet. “Music begins inside
human beings ...”. Thank you, Carl Orff.

And Wolfgang Riidiger added: “Truly hearing
a piece of music, inventing and experiencing it,
making it one's own is better than having attended
umpteen concerts. Because, this experience is pos-
sible and existent in every person from the bottom
up (-..) everyone should have the opportunity to be
able to also live and develop their own musicality.
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Music outreach means also bringing people into
contact with themselves.” ¢

MUSIC OUTREACHER WITH ARTISTIC AND
EDUCATIONAL KNOW-HOW

In contrast to the linear career of a music perfor-
mance major, the job profile of the music and dance
educator is a broadly diversified, multifaceted spec-
trum always seeking the creative process that is
difficult to describe in its variety.

Not uncommonly, music outreach demands on all
sides an extremely diverse, creative, and open ap-
proach. Then imaginative new topics for musical
life are able to be developed in cooperation with the
artists and outreachers, with other sections, disci-
plines, and in (school) structures.

In the meantime, there has been a shift in thinking
at many universities. Music outreach and subjects
from music and dance pedagogy or eurhythmics
are being added to the curriculum for music per-
formance students. More and more musicians are
developing their own wonderful outreach programs,
demand projects in their orchestras, and offer im-
pulse and inspiration for music outreachers and
colleagues. What did the music researcher, com-
poser, and musician Wendelin Bitzan say: "as active
or passive participants in the professional music
business, we should do away with always wanting
to be high culture, seeing our role as caring for the
sacred heritage of the past, being mere custodians
of a treasure that presumable asks for nothing more
than to be newly reprocessed. Music culture must
— if it remains culture — present itself vividly, cu-
riously, and in a versatile way. In order to meet
these demands, there need to be flexible and en-
thusiastic teachers and outreachers who also see
themselves in equal parts as artists, educators,
and researchers of their own field."

In particular, graduates of elemental music educa-
tion, music and dance education, or eurhythmics
can contribute a lot to music and dance being once
again mediated elementally in its entire artistic,
demanding dimension. When specialization meets
inventiveness, outreach can be successful.

Translated by Britt Nielsen-Hurmann
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Monika Sigl-Radaver, MA

1984-89 studies at the Orff Institute of the Uni-
versity Mozarteum Salzburg. Afterwards, teacher
of elementary music education and music school
director as well as an active musician in various
formats. 2009-11 Master studies at the Anton
Bruckner Private University Linz. As concert edu-
cator and music outreacher, multifaceted concert
programs in collaboration with reputable concert
organizers, ensembles, and orchestras which are
dedicated to diverse musical genres from folk music
to contemporary music.

1 seen on a poster from the 2011 Salzburg Festival.
https://www.epos.uni-osnabrueck.de/humor/zitate/pages/15.htm
2 The first documented interactive and performative project
from the Orff Institute took place in 1974 with the title Once
Upon a Time There Was a Dragon under the direction of
Barbara Haselbach und Hermann Regner (based on Walter
Schmadgner’s Das Drachenbuch, Residenz Verlag, 1969/
2006) with guest performances in schools in the city and
province of Salzburg.

3 an exact description of the project can be found in
ORFF-SCHULWERK INFORMATIONEN 61, page 33

4 RUDIGER, 2014: 7

5 RUDIGER, 2014: 7

6 ORrFrF, Carl (1932): Gedanken iiber Musik mit Kindern
und Laien. In: HASELBACH, Barbara (ed.) (2011): Studien-
texte zu Theorie und Praxis des Orff-Schulwerks, Schott,
Mainz, p. 67: "Music begins inside human beings and so must
any instruction, not at the instrument, not with the first finger,
nor with the first position, not with this or that chord.

The starting point is one’s own stillness. Listening to oneself.
The ‘being ready for music.” Listening to one’s own heartbeat
and breathing" '

7 ,Geist“ in the Latin sense ,Animus: (lat. Soul, spirit).

This should imply the closeness of the term ,,Begeisterung”
(English translation: enthusiasm) to ensoulment, endowing
with meaning, comprehensive perception. For me it is about a
significantly further reaching and more substantial meaning of
the word “Begeisterung”.

8 RUDIGER, 2014: 9

9 BITZAN, 2015: NMZ 6 (emphasis added by the author)
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der Berliner Philharmoniker.
Unterrichtsmodelle fiir die Praxis

Mainz: Schott-Verlag
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Musikvermittlung — wozu? Umrisse und
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Polyphonie vernetzt. Perspektiven
multimedialer Musikvermittlung.
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ScuMip, Silke (2014)

Dimensionen des Musikerlebens von
Kindern. Theoretische und empirische
Studie im Rahmen eines Opernvermitt-
lungsprojekts.

Augsburg: Wifiner

SCHRODER, Julia H. (2014)

Zur Position der Musikhérenden.
Konzeptionen dsthetischer Erfahrung
im Konzert.

Hoftheim: Wolke Verlag
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Auftrag Publikum. Der Hochkulturbetrieb
zwischen Audience Development und
Ereignisasthetik.
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Erlebnisraum Konzert. Prozesse der
Musikvermittlung in Konzerten fiir Kinder.
Regensburg: Con Brio
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Das Konzert. Neue Auffithrungskonzepte
fiir eine klassische Form.

Bielefeld: transcript

WIMMER, Constanze;

SCHMIDINGER, Helmut (ab 2014)

Listening Lab. Materialien zur
Musikvermittlung.

Wien: Universal Edition

(bislang erschienen: Alban Berg, Violinkonzert |
Gyorgy Ligeti, Atmospheres | Luciano Berio,
Rendering | Pierre Boulez, Notations | Béla Bar-
ték, Musik fiir Saiteninstrumente, Schlagzeug
und Celesta | Arnold Schénberg, Variationen)

WIMMER, Constanze (2010a)
Musikvermittlung im Kontext.
Impulse-Strategien-Berufsfelder.
Regensburg: Con Brio

WIMMER, Constanze (2010b)

Exchange. Die Kunst, Musik zu vermitteln.
Qualititen in der Musikvermittlung und
Konzertpadagogik.

Salzburg: Stiftung Mozarteum Salzburg

Z1vL, Elias (2016)

Den eigenen Ohren folgen.
Musikalisch-dsthetische Erfahrungen
im Kontext produktionsorientierter
Schulprojekte.

Berlin: LIT Verlag
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AUS DER PRAXIS // FROM PRACTICAL WORK

VANTED e

Eine fiktive Stellenanzeige einer grof3en Kulturinstitution

Musik- und Tanzvermittler m/w

=> IHR Profil

= Sie verfiigen iiber eine Ausbildung in Musik- und/oder Tanz (-pidagogik, -wissenschaft,
-management, -vermittlung) oder einem verwandten Fach

= Sie lieben Musik und Tanz und besitzen klassische Repertoirekenntnisse

= Sie sind kreativ bei der Entwicklung neuer Projekte

" Sie zeichnen sich durch Organisationsfihigkeit, ein hohes Maf an Eigenverantwortung
und Teamfihigkeit, Belastbarkeit, Flexibilitit und Kommunikationsfahigkeit aus

® Sie arbeiten selbststindig, sind vertraut im Umgang mit neuen Medien und haben
sehr gute EDV-Kenntnisse

" Sie akzeptieren flexible Arbeitszeiten (auch abends, an Wochenenden, Feiertagen)

=» Von Vorteil ware

" Sie bringen Erfahrungen im Bereich Musik- und Tanzvermittlung und verschiedenen
Auffithrungs-Formaten mit

= Sie besitzen Kenntnisse der nationalen und internationalen Musik- und Tanzvermittlungs-Szene

= Sie haben Verhandlungsgeschick und kennen die verantwortliche Arbeit mit einem Budget ...

... dann sind Sie bei uns als Musik- und Tanzvermittler/in herzlich willkommen.

=*» Was WIR erwarten

" Einen Zaubersack an padagogischem und kinstlerischem Know-How in den Bereichen
Musik, Tanz, Theater und Sprache

= Phantasie und Begeisterungsfahigkeit

® Eigeninitiative

=> Was SIE erwartet

= Ein interessantes und vielschichtiges Tatigkeitsfeld mit einem grofien eigenverantwortlichen
Aufgabenspektrum

B Mitarbeit in einer renommierten Kulturinstitution mit namhaften Kiinstlerinnen und Kiinstlern

® Eine Honorierung auf Verhandlungsbasis

" Ein begeisterungsfahiges Publikum
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Institutionelle Vernetzung
Institutional networking

kinstlerisch-padagogisches Konzept
Artistic-educational concept

Programme + Formate
Programmes + formats

Akquise Kiinstler*innen + Team
Aquisition of artists + team
Musik- und

Tanzvermittler Mitwirkung + Moderation
(mannlich/weiblich) Participation + moderation

Music and Dance

Interne Kooperationsstellen
Internal cooperation spots

Politik + Sponsoren
Politics + sponsors

Fordergelder + Budget
Grants + budget

Schulen + Einrichtungen Mediator Veranstaltungsorganisation
Schools + establishments (male/female) Event organisation

TS
\\
\

\

Partner
Partners

Presse + Medien
Press + media

Begleitmaterialien
Materials

Vorbereitung + Durchfihrung + Reflexi;;]

Netzwerkarbeit Preparation + implementation + reflection

Networking

Dokumentation
Documentation

Qualitatssicherung
Quality management

- IHR Aufgabenspekirum

= Konzeption, Planung, Organisation und Durchfithrung von Vermittlungsformaten
fiir alle Altersstufen und verschiedenste Zielgruppen

= Betreuung der Kiinstler/innen, Lehrer/innen und Schiiler/innen vor und nach den Auffithrungen

= Erstellung von padagogischem Begleitmaterial, Programmheften und Pressematerial

= Dokumentation der Veranstaltungen (Internet, social media, hauseigene und externe
Publikationen, u.a.)

= Positionierung der Vermittlungsabteilung innerhalb unserer Kulturinstitution

® Koordination und Zusammenarbeit mit der Intendanz und dem kiinstlerischen Betriebsbiiro

# Kommunikation mit den politischen Kulturverantwortlichen und Schulen zur
Verankerung unseres kulturellen Angebotes in der Kulturlandschaft in Stadt und Land

= Akquise von Drittmitteln (Férderungen, Sponsorengeldern) und deren sachgemifle Abrechnung

" Verantwortliche Budgetverwaltung

= Offentlichkeitsarbeit (Pressekontakte, Pressematerial, Medienprasenz, Veranstaltungsbesuche,
Tagungen)

® Netzwerkarbeit auf iiberregionaler Ebene

Wir freuen uns Gber lhre aussagekréftige Bewerbung!

Micaela Griiner und Monika Sigl-Radauer
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,Musik- und Tanzvermittlerin = kann ich das?”
Vom Erlebnis- zum Erkenntnisbericht

SARA WILNAUER

Im letzten Studiensemester am Orff-Institut
stellt sich fiir Studierende so manche Frage.
Zwischen ,Wie bekomm ich das jetzt alles noch
bis Juni unter einen Hut?“ und ,Wo befindet
sich die nichste Radwerkstatt?* kommt einem
auch so mancher Gedanke an die Zeit danach.
Anfangs scheint es schwer vorstellbar, aber im
Laufe der Zeit dringt sich der Gedanke an ,,die
Zeit danach® in den Vordergrund. Man beginnt
seinen Blick auf mogliche, zukiinftige Berufs-
felder zu richten. Anfang Marz letzten Jahres
las ich in einer Ausschreibung von einem Work-
shop der Plattform Musikvermittlung Osterreich
(vgl. S. 75) zum Thema Prdsentationsformen und
Kommunikation mit dem Publikum mit Katherine
Zeserson. Dieser sollte im Quartier der Wiener
Sangerknaben (Augartenpalais) stattfinden.
Die Einladung war an Musikvermittler gerich-
tet und ich meldete mich kurzerhand an. Also
nichts wie los und die Gelegenheit fiir einen
Ausflug nach Wien nutzen. Am Tagungsort an-
gekommen fiihlte ich mich zuerst noch etwas
verunsichert, war ich doch die Jiingste der etwa
30 Teilnehmenden, von denen ich niemanden
kannte. Doch dies war schnell vergessen.

Wir begannen mit auflockernden Spielen:

® Zuerst ein Spiel zur Selbsteinschitzung: Ein
raumibergreifender Personlichkeitstest mit
den Fragen zur Selbsteinschitzung, Zufrie-
denheit mit dem Berufsleben und Ausblick auf
die Zukunft. Beantwortete man diese positiv,
stellte man sich auf die eine Seite, bei negati-
ver Antwort auf die andere und die Neutralen
platzierten sich in der Mitte. Soweit so gut.

® Danach etwas Autobiographisches: Man sollte
sich an eine Geschichte aus der Kindheit im
Zusammenhang mit Musik erinnern, welche
einem besonders in Erinnerung geblieben war,
und diese einer anderen Person erzihlen. Das

Gehorte wurde dann einer weiteren Person
erzihlt.

= Ein drittes Spiel: Den eigenen Namen lautma-
lerisch verklanglichen und als wiederholbares
Pattern formulieren. Wir wurden aufgefordert,
durch den Raum zu gehen und zu explorieren.
Sofort begann ich eine kunstvolle Version
meiner eigenen vier Buchstaben zu kreieren.
»Bildet Gruppen und hort euch andere Namen
an.” Das war meine natiirliche Umgebung. In
einer herzhaft klingenden Wolke aus Vokali-
sen fand ich mich wieder und freute mich auf
den Rest des Tages.

Es folgte eine Nachbesprechung: Aufmerk-
sam verfolgte ich, das in englisch gehaltene
Gesprach. Die Wortmeldungen drehten sich
zuerst um die personlichen Wahrnehmungen
wihrend der Spiele, spater um Erfahrungen aus
dem Berufsalltag. Beim Mittagessen bekam ich
die Gelegenheit bei etwas Smalltalk die anderen
Gruppenmitglieder ein wenig kennenzulernen.
Einige kamen vom Universitatslehrgang fir
Musikvermittlung, Musikwissenschaftler/innen
aus Linz oder waren Beauftragte der Jugendpro-
gramme von Opern- und Konzerthdusern aus
ganz Osterreich.

Der Nachmittag verstrich in Windeseile. Wir
tithrten Gespriche in kleinen und groffen Grup-
pen, spielten und bewegten uns zu Liedern (im
Kreis) und hielten kreative Miniprisentationen.
Ich hatte viel Spafi. Vieles kam mir aber bereits
mehr als bekannt vor.

Die Fragen, die sich mir nach diesem Erlebnis
stellten, sind:

,Kann ich als Musik- und Tanzvermittlerin
tdtig sein?“ bzw. ,Was braucht es, um Musik
zu vermitteln?“
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1. Das Handwerkszeug

Sei es ein spezifischer Musikstil, Notenkunde
oder eine spezielle Technik auf einem Instru-
ment: Es braucht das richtige Rustzeug fiir
Musik. Um Inhalte zu vermitteln ist eine Menge
Hintergrundwissen notig. Die Aufbereitung ver-
schiedener Lernstoffe kann nur mit Hilfe eines
umfassenden Backgrounds passieren. Eine
iberlegte Herangehensweise an ein Thema und
eine sorgfiltige Aufbereitung sprechen immer
tiir die Qualitdt des Unterrichts. Die griindliche
Untersuchung eines Musikstiicks auf Herkunft,
musiktheoretische Hintergriinde und Spielweise
liefern Informationen, wie die Lernsituation ge-
staltet werden kann.

EMTP kennt viele Anwendungsmoglich-
keiten

EMTP kann Lernsituationen schaffen
EMTP kann Theorie in die Praxis
umsetzen (Know-how)

2. Erlebnis

Es bleibt aber nicht nur auf der Ebene des Ler-
nens und des Erlernens. Hoheres Ziel bleibt
es, ein nachhaltiges Erlebnis zu schaffen. Zum
Beispiel das Héren als wesentliches Element
der Unterrichtspraxis bietet Gelegenheit, um in
Beriihrung mit neuen Klangwelten zu kommen.
Zusitzlich bieten Bewegung, Gesang und Spiel
die Moglichkeit, Musik auf vielseitige Weise
erlebbar zu machen. Diese individuellen Erleb-
nisse konnen uns bereichern und im besten Falle
ein Leben lang begleiten.

EMTP kann begeistern

EMTP regt die Sinne an

EMTP gibt individuellen Zugang zu
Musik und Tanz

3. Die Auffilhrung als Lernfeld

Am Ende eines Semesters bietet sich die
Moglichkeit an, zu zeigen was man gelernt hat.
Die Auffithrung wird als Plattform fiir Prasen-
tation und als Austausch genutzt. Speziell in

Performative Music and Dance Outreach

der Arbeit mit Kindern und Jugendlichen hat
das Spiel im Entstehungsprozess einen hohen
Stellenwert. Der kreative Umgang mit Tanz,
Musik und Darstellendem Spiel bietet die Mog-
lichkeit, die unterschiedlichen Kunstformen zu
verbinden. Damit geht ein grofRes Potenzial an
projektbezogener Vermittlungsarbeit einher.

EMTP kann Stiicke entstehen lassen
EMTP kennt das Spiel
EMTP lésst spielen

Fazit

Es gibt sie, die verbindenden Glieder zwischen
Vermittlung und Padagogik. Besonders bleibt,
dass im Gegensatz zur Musikvermittlung, fur
die EMTP auch der Tanz ein fester Bestanteil
der Arbeit ist. Ist die Begeisterung fiir Musik
einmal geweckt, scheint es als logische Konse-
quenz, diese auch ins TUN umzusetzen. Umge-
kehrt kann man durch aktives Musizieren und
Gestalten erste Grundsteine zum Verstiandnis
von Inhalten legen und so auch Zugang schaffen.
Auf jeden Fall braucht es Menschen, die helfen,
diese wertvollen Momente erlebbar zu machen.
Auf diesem Wege beantworten sich einige meiner
zuvor gestellten Fragen. Die Schnittmenge der
beiden Fachrichtungen ist bei ndherer Betrach-
tung groff. Doch die Anwendung der Formate
und das berufliche Umfeld unterscheiden sich.
Interessant ist der Austausch auf jeden Fall fiir
beide Seiten.

Sara Wilnauer, BA

ist derzeit Masterstudentin

fiir Musik- und Tanzpida-

gogik am OrfF-Institut,

wo sie ihr Bachelorstudium

mit den Schwerpunkten

Gesang und Tanz abge-

schlossen hat und Teil

der Performancegruppe

Das Collectif ist. Mit der
Schallundrauch Agency macht sie Stiicke fur Kinder
und Jugendliche in Wien. Als Musikerin ist sie als
Kapellmeisterin und in verschiedenen Bandprojek-
ten aktiv.
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Herausforderungen

zusammengstellt von M1cAELA GRUNER und MONIKA SIGL-RADAUER

Performative Musik- und Tanzvermittlung ist so vielgestaltig und indi-
viduell wie die Personen, die in diesem Bereich tatig sind. In diesem
Zusammenhang haben wir Personlichkeiten, die seit Jahren engagiert
und erfolgreich titig sind — besonders auch Kolleginnen und Kollegen aus
dem Umkreis der Elementaren Musik- und Tanzpadagogik — um einen
kurzen Beitrag gebeten. Die Redaktion fragte:

Die grofste Herausforderung
im Tatigkeitsfeld der perfor-
mativen Musik- und Tanz-

vermittlung ist / war fiir
mich immer wieder ...

Die nachfolgenden 12, sehr unterschiedlichen Antworten
zeigen erneut, wie breitgefachert, lebendig und anspruchsvoll
die Aufgabe ist.
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... die Gratwanderung zwischen Kunst und
Pidagogik. Entziicken oder Verwirren?

Herausfordernd ist die Gratwanderung bei der Programmierung
von Kinder- und Jugendveranstaltungen allemal. Geht es um
Kinder, so wird oft das Entziickende gewlinscht und erwartet:
Emotional soll es sein, informativ, leicht verstiandlich, nicht
gefahrlich, niedlich und nett. Der nicht leicht und schnell einzu-
ordnende Zugriff von Programmangeboten zieht viele Uberle-
gungen und Diskussionen nach sich — wer kann sich das noch
leisten? Das fangt beim Titel eines Konzerts an: Sujets, die man
kennt, sind meistens die sichere Variante. Bei kreativen Eigenti-
teln blinkt die Alarmleuchte: Wird das Angebot angenommen?
Was kann, nach Meinung von Eltern, Piddagoginnen und Padago-
gen und Institutionen, den Kindern und Jugendlichen eigentlich
zugemutet werden? Mit welchen Themen wollen und kénnen wir
das Zielpublikum konfrontieren?

,»-Die Wahrheit ist dem Menschen zumutbar.“ Dieser Satz von
Ingeborg Bachmann ist fiir mich die Leitlinie in der Konzeption
eines Kinder- und Jugendprogramms, in dem es neben den klar
linear padagogisch aufbereiteten klassischen Angeboten und
Informationen auch unbedingt den Mut, die Kraft und das Risiko
der Auseinandersetzung, der Hohenflige und auch des Schei-
terns, des Forschens — kurz des bewegten Lebens mit allen seinen
Nebenwirkungen geben muss. In Verbindung mit der, bei Kindern
noch vorhandenen, nicht festgefahrenen und wertfreien Offenheit
tiir die Welt, ist es das, was mich an Kindern und Jugendlichen
fasziniert. Fiir mich in der Rolle der Veranstalterin ist dies kiinst-
lerisch und padagogisch gleichermafen herausfordernd.

www.mozarteum.at/klangkarton.html

Antje Blome-Miiller,
Diplommusik- und Tanzpada-
gogin // selbststandig tatig mit
kiinstlerischen Projekten in
Schulen und Musikschulen, als
Dozentin in der Erwachsenen-
bildung und mit eigenen kiinst-
lerischen Performance-Projekten.
Sie war Leiterin der Musiktheater-
padagogik an Theater und
Philharmonie Thiiringen und
leitet seit 2012 das Kinder- und
Jugendprogramm KlangKarton
der Stiftung Mozarteum
Salzburg.
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... die Vielfalt der Tatigkeiten

Bettina Buttner-Krammer,
Mag. art. // ist seit 2003 Konzert-
padagogin und Musikvermitt-
lerin bei Symphonieorchestern.
Von 2003 bis 2007 baute sie das
Musikvermittlungsprogramm
Tonspiele des Tonkiinstler-
Orchesters Niederosterreich auf,
arbeitete dann eine Zeit lang bei
den Wiener Philharmonikern
(passwort:klassik) und entwi-
ckelte danach neue Jugend-
projekte fiir das Mozarteum-
orchester Salzburg. Daneben
entstanden auch kleinere
Musikprojekte wie Musikwork-
shops und Kinderkonzerte (u.a.
fir das Festspielhaus St. Polten,
das Ernst Krenek Forum und
die Jeunesse Musicale). Seit der
Saison 2011/12 ist sie bei den
Wiener Symphonikern fiir die
Musikvermittlung zustandig.

... die ich ausfiihren soll. Als Musikvermittlerin bei einem Sym-
phonie-Orchester soll ich gut organisieren kénnen, sehr kommu-
nikativ sein, die unterschiedlichsten Menschen und Institutionen
zusammenbringen, padagogisches Riistzeug mitbringen, musi-
zieren, tanzen und singen konnen, Konzepte fiir Konzerte,
Projekte und Workshops erstellen, und, und, und. Und dann sind
da noch die vielen Menschen, mit denen ich es zu tun habe —

ein Orchester mit iiber 125 Musikerinnen und Musikern, all die
Mitarbeitenden der diversen Spielstdtten, Kiinstler und Kiinstle-
rinnen, Solisten und Solistinnen, Dirigenten und Dirigentinnen,
Schauspieler und Schauspielerinnen und Choreografen und
Choreografinnen ... und natiirlich die Kinder und Jugendlichen,
die Lehrer und Lehrerinnen! Das Universum Schule trifft auf
das Universum Orchester, Hochkultur trifft auf Jugendkultur

... Aber gerade diese Vielfalt der Menschen und der Aufgaben
macht den Beruf der Musikvermittlerin so spannend - lang-
weilig wird mir nie und auf den Lorbeeren ausruhen geht gar
nicht, denn was bei der einen Schulklasse groflartig funktioniert
hat, wird von der nichsten wieder in Frage gestellt. Mein Beruf
gehort — gerade weil er so neu ist — zu einem der spannendsten,
den es im Moment im Kulturbetrieb gibt. Immerhin arbeiten wir
Musikvermittlerinnen und Musikvermittler ja nicht nur daran,
Musik zu vermitteln, sondern iiberhaupt daran, wie heutzutage
neue Konzertformate aussehen und neue Kommunikationswege
mit dem Publikum entstehen kénnen und wie sich Orchester
und Konzerthduser des 21. Jahrhunderts positionieren werden.
Spannender und herausfordernder geht es nicht.

www.wienersymphoniker.at/de/Young-Symphony
Film uiber das Musikvermittlungs-Programm der Wiener
Symphoniker: www.youtube.com/watch?v=NgqIQV5qc3U
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... mit Leidenschaft zu iiberzeugen

Es gibt viel gute Musik zu vermitteln, Ideen und Methoden
sind fast unzahlbar, Personen, die vermitteln, gibt es auch.. ..
Also dann? Wo ist das Problem?

Am Anfang war ... die Musik? Die Idee?

Nein, am Anfang steht die Leidenschaft!

Wenn ich etwas vermitteln will, muss es zuerst mein eigenes
Herz wirklich beriihren und wenn das geschieht, ist die Hilfte
der Arbeit bereits gemacht. Die wirkliche Herausforderung ist
also, mit Leidenschaft und Ideen alle diejenigen, die an diesem
Prozess beteiligt sind, zu iiberzeugen. Wie damals, 2009 in Ita-

lien, als mir zwei junge Frauen von einem Projekt erzahlt haben.

Sie waren begeistert von ihrer Idee und vermittelten sie mir mit
funkelnden Augen: eine zeitgenéssische Oper fiir Kinder zwi-
schen 6 und 12 Jahren (Lupus in Fabula von Raffaele Sargenti,
Gewinner des Europdischen Opera-] Preises), dazu sollten die
Kinder in den Schulen die Chorpartie lernen, ein Instrument
bauen und bei der Auffihrung mit dem Orchester zusammen
singen und spielen. Tausende Fragen sind durch meinen Kopf
gewirbelt, aber ich konnte im Augenblick nur antworten: Ja, ich
bin dabei! Ein ,,Didaktisches Heft“ wurde verfasst und verteilt;
eine CD mit der Chormusik, die von den Kindern gesungen
werden sollte, wurde fiir die Klassen vervielfaltigt, die Kinder
erhielten ein Heft mit Aktivititen, Ideen fiir selbst zu bauende
Instrumente und dem Libretto der Oper. Professionelle Musiker
und Musikerinnen, Sanger und Singerinnen, Regisseurin und
Dirigent haben mit derselben ansteckenden Leidenschaft und
Freude am Stiick gearbeitet. Bis zum Ende dieses Jahr haben
mehr als 100 Auffihrungen stattgefunden und iiber 70.000
Kinder in Italien, Briissel und Spanien die Oper besucht.

Ein riesiger Erfolg, dessen Anfang eine Idee voll Leidenschaft
und , funkelnden Augen” war.

Lupus in Fabula:
www.youtube.com/watch?v=ZXEPv0lqcDw
www.youtube.com/watch?v=sOmcLUOL1Qw

Carlos Chamorro Moreno
Studien: Klavier und Musikpéada-
gogik in Spanien, Musik- und
Bewegungserziehung (Orfl-
Institut), Orchesterleitung und
Chorleitung an der Universitit
Mozarteum, Salzburg.

Hat als Dirigent am Teatro Real
(Madrid, Spanien), Landes-
theater Eisenach (Deutschland),
Teatro Sociale di Como (Italien)
u.a. bei Musikvermittlungs-
projekten teilgenommen und sie
geleitet.
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Carolina Fink und Andreas
Paragioudakis-Fink,

Maga. art./ Mag. art. //

Sie ist Tanzerin, Choreographin,
Musikerin, Tanz- und Musik-
padagogin und Yogalehrerin,

er ist Musiker, Elementare
Musik- und Bewegungspéada-
goge, Klavierpadagoge, Clown.
Beide studierten u.a. am
Orff-Institut der Universitit fiir
Musik Salzburg und leben und
arbeiten in Vorarlberg. Vielseitige
Lehrtétigkeit im In- und Ausland.
Intensive Beschiftigung mit
verschiedenen Formen der Im-
provisation und der Performance.
2004 griinden sie zusammen
die Kreativkompanie XTHESIS,
zahlreiche Engagements und
Eigenproduktionen folgten.

Thr Schaffensbereich umfasst
interdisziplindre Tanz- und
Musikprojekte, Auftragswerke
und padagogische Projekte mit
Kindern, Jugendlichen, inklusi-
ven Gruppen, Erwachsenen und
Senioren. Seit 2013 leitet die
Kompanie die Kreativwerkstatt
Musik-Tanz-Theater fiir Kinder
von 6-11 Jahren an verschiede-
nen Schulen in Vorarlberg.

Kinder sind ein extrem ehrliches und direktes Publikum.
Sowohl Gefallen als auch Langweile werden sofort spiirbar.

Sie sind in der heutigen Zeit sehr vielen Eindriicken (Fernsehen,
Kino, sonstige Medien) ausgesetzt. Wir sehen unsere Aufgabe
darin, den Kindern ein anderes Tempo anzubieten,

sie auf kleine feine Details aufmerksam zu machen, auf
humorvolle Weise bestimmte Themen anzusprechen, ohne mit
dem Zeigefinger darauf zu zeigen und unsere Liebe zur Kunst
mit ihnen zu teilen. Hier stellt sich die nidchste Herausforde-
rung: Bin ich verstindlich? Wieviel Information brauchen die
Kinder wirklich? Reicht ein Gefiihl oder ein Zeichen, um an die
Kernaussage zu kommen? Welche Mittel sind bei der jeweiligen
Produktion notwendig?

In der Erarbeitungsphase kommt ein Uberfluss an Ideen.
Obwohl viele Ideen uns ans Herz wachsen, miissen wir uns
davon verabschieden, da sie nicht dem Kern des Stiicks dienen.
Wir kommen immer zu dem Punkt zurtick, nicht zeigen zu
miissen was wir konnen, sondern dem behilflich zu sein, was
ausgedriickt werden mochte.

www.xthesiskreativ.com
Emillio & Ellie: www.youtube.com/watch?v=DDT]J-kzEUr4

Die verlorenen Schritte: www.youtube.com/watch?v=
6hXKUggGyVo
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... Begegnung und Beziehung zu ermoglichen

Die grofite und damit schoénste Herausforderung fiir mich als
Musikvermittler ist es, Begegnungen zwischen den unterschied-
lichsten Menschen auf einer direkten Ebene von ,,Du zu Du“ zu
ermoglichen, zu vertiefen und daran teilhaben zu kénnen.

Dazu gehoren sowohl die Kolleginnen und Kollegen aus allen
moglichen Musik-, Tanz- und Kunstsparten, mit denen ich be-
wusst und gerne in der Umsetzung von Musikvermittlungspro-
jekten kooperiere, als auch die Teilnehmenden, die so genannte
Zielgruppe der Projekte.

Die sich dabei entwickelnde, prozessorientierte gemeinsame
,Beziehungsarbeit” kann dann, nicht nur auf musikalischer
Ebene, gegenseitige Befruchtung und Bereicherung mit sich
bringen. Damit wird Vermittlung ein offener Raum, in dem sich
alle, egal ob als Kind, Jugendlicher oder Erwachsener, egal, ob
mit besonderen Begabungen oder besonderen Bedirfnissen,
unter Einbringung ihrer persénlichen Kompetenzen, Interessen
und Leidenschaften ergebnisoffen, und Synergien stiftend,
einbringen und wachsen kénnen.

In diesem Sinne wirklich sehr herausfordernd war das von mir
im Rahmen von sparkling science durchgefiihrte Forschungs-
projekt ,,.Du fiithlst, ich hére, wir musizieren — ein Dialog®, in
dem horende und hoérgeschadigte Schiilerinnen und Schiiler
zusammen mit Studierenden der Wiener Musik-Universitit
(mdw) tiber zwei Semester aktiv miteinander musizierten

und forschten. Ein Dialog mit und durch Kunst als Beitrag auf
dem Weg in eine inklusive Gesellschaft, gemaf} den Zielen des
Nationalen Aktionsplans 2012 — 2020 zur Chancengleichheit
von Menschen mit Behinderung, zu denen sich Osterreich
verpflichtet hat.

www.mdw.ac.at
www.musikzumanfassen.at
www.sparklingscience.at
www.musizierenimdialog.at

Dietmar Flosdorf, Mag. /
studierte Konzertfach Viola in
Miinchen und Wien, ist Mitglied
des Wiener Kammerorchesters,
und Lehrer fiir Musikvermittlung
an der Universitit fur Musik und
darstellende Kunst in Wien.

Mit seinem experimentellen dia-
logischen Projektkonzept Musik
zum Anfassen setzt er Musik-
vermittlungsprojekte mit den
unterschiedlichsten Zielgruppen
um. Unter Das Orchester zum
Anfassen entwickelte Flosdorf
Education-Programme und
-Projekte fiir die Wiener Sympho-
niker, das Tonkiinstlerorchester
oder dem Opernhaus Theater an
der Wien. Flosdorf ist aktiver
Netzwerker im Bereich der
Musikvermittlung. 2006/07
gewann er den junge ohren-Preis
(vgl. S. 75), 2009 war er Preis-
trager der IRIDA — Kulturvermitt-
lung in neuen Kontexten.
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... die Kompromisslosigkeit im
Kunstschaffen nicht aufzugeben

Robert Kainar

ist Schlagzeuger, Perkussionist
und Klangmaler, Komponist
sowie gefragter Live- und
Studiomusiker. Eigenwillige
Perkussion gepaart mit sensiblem
bis druckvollem Schlagzeug-
spiel — fallweise unter Einsatz
elektronischer Mittel — gelten als
Markenzeichen des Salzburgers
und sind auf inzwischen iiber

50 Tontragern nachzuhéren.

Er agiert oftmals gekonnt als
Bindeglied zwischen Schauspiel,
Tanz, Musik, neuen Medien

und betreibt obendrein noch ein
kleines, feines Plattenlabel.

Erst nach meinem Austritt aus dem Musikschulwesen, der
damit verbundenen Entbiirokratisierung und dem nétigen
zeitlichen Abstand habe ich verstirkt das Bediirfnis verspiirt,
eigenes Wissen und Erfahrung weiter zu geben, ebenso wie
neue Publikumsschichten fiir mein Schaffen zu gewinnen.

Fiir den Fortbestand einer lebendigen Kulturlandschaft ist es
wesentlich, durch Musikvermittlung ein neues, unbedarftes
Umfeld zu erschlieflen. Dies bedeutet automatisch das Verlassen
des etablierten Veranstaltungsbereiches und sucht den Weg hin
zum Menschen. Straflenmusik erfiillt hier sicherlich ebenso
ihren Zweck wie die Erschliefung neuer Spielstitten im non-
kulturellen Umfeld. Gleichzeitig die Kompromisslosigkeit im
Kunstschaffen nicht aufzugeben, aber trotzdem Menschen fiir
das ,,Neue“ zu begeistern ist die wohl noch gréfiere Herausfor-
derung. Funkeniiberspringende Energie im ureigenen Tun, viel
Spielwitz und aktive Kommunikation sind hilfreiche Tiir6ffner
zu neuen Interessensgruppen. Eine andere Form performativer
Kunstvermittlung bedeutet aber auch vorrangig, Jugendliche

in bereits vorhandene Spielstatten zu holen und so auf das
Kulturgeschehen im direkten Umfeld aufmerksam zu machen
und dafiir zu begeistern. Als jiingstes, sehr gelungenes Beispiel
der Jazzvermittlung gilt das Projekt des Jazzit Salzburg mit dem
Titel jazz’s cool. Als die Idee dazu geboren wurde, haben wir
die Schnittpunkte zum aktuellen Musikgeschehen genutzt, um
die Jugendlichen unmittelbar in deren musikalischem Kosmos
abzuholen. Kein sachlich, trockener Jazzunterricht, sondern
die Vermittlung von Spielfreude, der Vielfalt an Stilistik und
der Briickenschlag zu Musik der Gegenwart fiihrten rasch zur
Dramaturgie eines Bithnenstiickes und einem iiberzeugen-

den Ergebnis. Es wird immer eine Herausforderung bleiben,
performativ Kunst zu vermitteln. Mit den Mdglichkeiten des
unmittelbaren Tuns unterscheidet sie sich aber im Wesentlichen
von darstellender (Museums-) Kunst. Dies, und die innerste
Uberzeugungskraft des eigenen Schaffens, betrachte ich als das
grofle Plus am Weg zu einer erfolgreichen Kunstvermittlung.

Jazzit Salzburg/ ,jazz’s cool
www.jazzit.at
www.jazzit.at/site/kinder
www.kainar.de
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...das Ausbalancieren zwischen kiinstlerischem
Anspruch und verstindlicher Einfachheit

Es ist zundchst der Anspruch, Kinder und Erwachsene gleichsam
musikalisch anzusprechen, beispielsweise bei den Kompositionen
tiir das Erzahltheater Das mutige Entchen’. Sind einfache Lieder
zum gleich Mitsingen auch geeignet fiir Erwachsene? Sind ande-
rerseits anspruchsvolle Lieder zu schwierig fiir Kinder? Obwohl
Kunst ja grundsitzlich keiner Adressatengruppe verpflichtet ist,
begeben wir uns im Musiktheater fiir junges Publikum ja immer
wieder auf diese Gratwanderung zwischen kiinstlerisch kom-
plexem Anspruch und verstandlicher Einfachheit. Ein weiterer
Aspekt ist die Frage der Legitimitat, als Elementare Musikpadago-
gin und Rhythmikerin auf der Bithne auch im darstellenden Spiel
présent zu sein, ohne eine spezielle schauspielerische Ausbildung
zu haben. Ich versuche diesen Herausforderungen zu begegnen

in dem eigenen Anspruch, kiinstlerisch authentisch zu agieren.
Durch die intensive dsthetische Auseinandersetzung, der Identifi-
kation und dem empathischen Einfihlen in die Protagonisten und
Protagonistinnen einer Erzihlung suche ich auch authentische
musikalische und darstellerische Ausdrucksformen. Der innerlich
gefiihlte Ausdruck des Wesentlichen, Bedeutenden, gegossen in
Musik, ob einfach oder komplex, kann Kinder wie Erwachsene
beriihren und gibt mir auch den Mut, mich darstellerisch zu
zeigen.

www.diestadtgalerie.at/archiv/kinderprogramm/
agathes-musikkoffer/
www.musikverein.at/jugend/agatheswunderkoffer.php

Veronika Kinsky, Mag. art. //
Elementare Musik- und Klavier-
padagogin, Rhythmikerin,
Lehr- und Forschungstatigkeit
am Institut fiir musikpidagogi-
sche Forschung, Musikdidaktik
und Elementares Musizieren an
der Wiener Musikuniversitit,
Fortbildungstatigkeit im In- und
Ausland. Gelegentliche Mitwir-
kung bei Musiktheaterproduk-
tionen fiir junges Publikum als
Komponistin, Musikerin und
Darstellerin.

1 Konzept von Veronika Mandl auf
der Grundlage von dem Bilderbuch
»Das Entchen und der grofle Gun-
gatz" von Kithe Recheis und Georg
Bydlinsky, 1981, Wien Herder Verlag
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... der Reiz des Ungewohnlichen

Philipp Lamprecht ist passio-

nierter Musiker. Er brennt beson-

ders fiir sehr alte und sehr neue
Musik. Regelmifiige Zusam-
menarbeit mit Komponistinnen
und Kiinstlern anderer Sparten
sowie historische informierte
Auffuhrungspraxis im Bereich
mittelalterliche Musik pragen
seine Konzert- und Musikerta-
tigkeit allgemein. Der Siidtiroler
studierte Schlaginstrumente an
der Universitit Mozarteum bei

Prof. Peter Sadlo. Schon wihrend

des Studiums spezialisierte sich
Philipp auf Kammermusik und
Soloauftritte, sowie zunehmend
auch auf den Bereich der Musik-
vermittlung. Seit 2015 lehrt er
am OrfEInstitut.

Der Miteinbezug sogenannter Neuer Musik bzw. neuer Spiel-
techniken und Instrumente gestaltet sich fiir mich sehr
homogen und natiirlich. Dadurch, dass ich fiir Experimen-
telles brenne, Neuerungen nicht als fremdartig empfinde und
folgerichtig auch nicht dergestalt darstelle, sondern lediglich als
Klangvarianten vermittle, begegnen mir die meisten Menschen
mit Offenheit. Besonders Kinder reizt das Ungewdhnliche,

da sie an Klang als Solchen noch keine grofien Erwartungs-
haltungen stellen. Natirlich gibt es auch mal Schwierigkeiten:
Klange, die als unangenehm empfunden werden, stofden auf
Ablehnung, z. B. laut gespielte Glasflaschenklinge und hohe
Metallinstrumente, u. A. Vorbeugend empfehle ich diese verbal
vorzubereiten, also die Besonderheit verstindlich zu machen
durch Beschreibung der Klangfarbe(n) und Vergleiche mit
dhnlichen oder kontrastierenden Instrumenten. Oder aber ich
zeige die physikalische Natur des Instruments detailreich auf.
Ablehnung tritt — wenn iiberhaupt — nur bei Erwachsenen zu
Tage, fiir die Musik Stilistik bedeutet und nicht die unterschied-
liche Arten, Klange miteinander zu verbinden.

www.philipplamprecht.com
www.enssle-lamprecht.com
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... unterschiedliche Modi der Inszenierung
umzusetzen

Seit der Saison 2007/08 zeichne ich mich fiir die Konzeption
und Inszenierung des Konzertzyklus Agathes Wunderkoffer

tiir junges Publikum ab drei Jahren im Musikverein Wien
verantwortlich. Innerhalb einer Saison gibt es im Musikverein
Wien fiinf Konzertproduktionen, die unter einem bestimmten
musikalischen Thema stehen. So sind einmal die Stimmen in
all ihrer Vielfalt, Instrumentenfamilien, Blas- und Saiteninstru-
mente, Komponisten o. A.im Mittelpunkt des musikalischen
Geschehens. Die grofite Herausforderung im Tatigkeitsfeld der
performativen Musik- und Tanzvermittlung ist fir mich immer
wieder, unterschiedliche Modi der Inszenierung umzusetzen,
um jeder Produktion eine eigene Kontur zu zeichnen. So kann
einmal eine Erzahlung im Vordergrund stehen, ein andermal
das Zusammenspiel unterschiedlicher Genres, wie z. B. Konzert
und Theater, eine Mischung aus Szenen, Interviewsituationen
und Informationen etc. Es gilt, eine stimmige Balance zwischen
der Inszenierung und der Musik zu finden, wobei die jeweilige
Musik immer das Kernstiick bzw. den Dreh- und Angelpunkt
des Konzertes bildet. Die Inszenierung ist kein Selbstzweck,
sondern dient — im wahrsten Sinne des Wortes — der Vertiefung
der Faszination Musik.

www.musikverein.at/jugend/agatheswunderkoffer.php
www.stadtgaleriekultur.info/programm/kinder/
das-agathe-programm-2016-2017/

Agathes Wunderkoffer: www.youtube.com/watch?v=
Ah8Qu7hcQw4

Veronika Mandl, Mag. art. //
Elementare Musikpddagogin,
Musik- und Bewegungspadago-
gin/Rhythmikerin, Konzertpada-
gogin, CliniClown, Lehrtatigkeit
am Institut fiir musikpadagogi-
sche Forschung, Musikdidaktik
und Elementares Musizieren

an der Universitit fur Musik
und darstellende Kunst Wien,
Konzeption und Inszenierung
von Schauspiel in Konzerten fiir
junges Publikum.
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...dem Orchester Ressourcen fiir tragfahige
Musikvermittlungsprojekte abzuringen

Michael Mitterlehner-Romm,
Mag. art. // absolvierte das IGP-
Studium am Brucknerkonserva-
torium in Linz und studierte
Konzertfach Schlagwerk am
Mozarteum Salzburg bei

Prof. Peter Sadlo. Seit 1998 ist

er koordinierter Solopauker und
Schlagwerker im Mozarteumor-
chester Salzburg. Er ist Mitglied
des Osterreichischen Ensembles
fiir Neue Musik (oenm) und
spielt auch gern in verschiedenen
Formationen quer durch alle
Stilrichtungen.

Einerseits ist es herausfordernd, das Besondere eines Orchesters
erlebbar/erfahrbar zu machen. Dazu gehért es, einzelne Musiker
personlich kennen zu lernen, ihren Umgang mit dem Instru-
ment zu sehen und zu horen, ihre Liebe zum Instrument, ihre
bedingungslose Hingabe zur Musik, ohne die ein professioneller
Musiker nicht auskommt zu erleben.

Dazu gehort auch, erfahrbar zu machen, dass jeder Einzelne

die gleiche und gleichgrofRe Verantwortung am Gesamtergebnis,
am Gesamtklang trdgt. Aus vielen einzelnen Aktionen und
Klangen erwichst etwas Grofes und véllig Neues, wenn alle
»am gleichen Strang ziehen®.

Durch gemeinsames Erarbeiten kurzer ,Werke” méchte ich
einzelne Parameter des Orchesterspiels, wie zum Beispiel
Mehrstimmigkeit, Klangfarben, rhythmische Variationen,
formaler Aufbau und vieles mehr beleuchten.

Die zweite Herausforderung besteht darin, einem Arbeits-
umfeld, das auf maximale Effizienz bei der Erarbeitung,
Abwicklung und Prasentation von Konzertprogrammen und
Musiktheaterprojekten ausgerichtet ist, und bereits dafiir unter
enormen zeitlichem und finanziellem Druck leidet, auch noch
personelle, finanzielle und zeitliche Ressourcen fiir tragfahige
(sprich aufwendige) Musikvermittlungsprojekte abzuringen.
Der Musikvermittlung den nétigen Stellenwert innerhalb des
Orchesterbetriebs zu verschaffen, die finanzielle Ausstattung
zu sichern und die Kollegen- und Kolleginnenschaft zur Mitwir-
kung zu motivieren (oder auch einfach nur Unsicherheiten im
direkten Umgang mit grofleren Gruppen abzubauen) bleibt eine
Herausforderung (vgl. S. 32).

www.mozarteumorchester.at
www.oenm.at

Vollgas mit Musik im Autohaus:
www.youtube.com/watch?v=It6vyl4Pex4
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... das gesellschaftlich genormte Tanzbild ...

... welches sich starker der Reprasentanz als dem Schaffen

aus einer individuellen Kérpererfahrung heraus verpflichtet.

Im Tanz kommt einem das Auge als dominantes Sinnesorgan in
die Quere. Wenn es darum geht, etwas aus sich heraus zu entwi-
ckeln, brauche ich kaum dufiere Kérperbilder. Kein ,,copy/paste”
und auch keine vorgefertigten, halbgegarten Schrittmaterialien.
Das fiihlt sich sonst an wie Tiefkiihlpizza. Auch wenn uns der
Markt vorgaukelt, dass wir mit diesen Fertigprodukten gliicklich
werden, ist doch selten Erkenntnis und nachhaltige Befriedigung
daraus zu generieren. In einer komplexen und undurchschau-
baren Welt kann Kunst keine einfachen leichten Lésungen anbie-
ten wie die Politik das manchmal versucht.

Wir benétigen die produktive Verunsicherung viel dringender

als das Reproduzieren und Reprasentieren. Heute mehr denn je.
Um mich einzulassen muss ich — Lehrende und Lernende zu-
gleich — immer wieder offen sein und fremde Zugénge ausprobie-
ren. In unserem kulturellen Umfeld stehen der Gesellschaftstanz
sowie die popmusikalischen Videoclips einer individuellen
Koérpererfahrung oft im Weg. Diese Auflenbilder bewirken ein
begrenztes Wissen iiber das unendliche Feld an Ausdrucksmog-
lichkeiten dieser Disziplin und schaffen bei vielen ein Gefiihl
von ,,ich kann das nicht®. So viele linke Fiifle, wie die Menschen
vorgeben zu haben, gibt es ja gar nicht. Tanz kann mehr!

www.avureliastaub.at

Aurelia Staub, geboren in
Ziurich, Tanzausbildung in der
Schweiz und den USA, pendelt
als freischaffende Tinzerin,
Choreografin und Tanzpida-
gogin zwischen Wien, Graz

und Ziirich. Griindete 1990 das
KiinstlerInnenkollektiv konnex,
das sie 20 Jahre lang leitete.
Kontinuierliche Arbeit fiir Bithne
und theaterfremde Orte.
Stiickentwicklung und Reper-
toire. Internationale Gastspielrei-
sen. Choreografische Arbeiten,
Masterclasses, Schulprojekte
sowie Fortbildungen fiir Leh-
rende. Senior lecturer an der
Kunstuniversitit Graz fiir Impro-
visation, Tanz und Bewegung
(Schauspielinstitut/Institut fir
Musikpddagogik)
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... gleichzeitig Leiterin, Performerin
und Moderatorin zu sein

Doris Valtiner-Pihringer,
Mag. art. // Studium Elementare
Musik- und Tanzpadagogik am
Orff-Institut der Universitit
Mozarteum, und Choreography
am Dartington College of Arts,
England. Seit 2008 ist sie
Lehrende am OrfF-Institut.
2007-2012 Mitglied der Perfor-
mance Gruppe des OrfF-Instituts
Das Collectif. Vielfaltige Kurs-
tatigkeit im In- und Ausland.
Seit Herbst 2013 Leiterin der
Mittendrin-Konzerte der Stiftung
Mozarteum Salzburg.

Mittendrin ist eine Konzertreihe (in Kooperation zwischen
Orff-Institut der Universitit Mozarteum und Internationaler
Stiftung Mozarteum) fiir Babys und Kleinkinder von 0-3 Jahren
in Begleitung ihrer Eltern. 2013 durfte ich die kinstlerische
Leitung und Moderation von Manuela Widmer iibernehmen,
die diese Reihe begriindete.

Das Entdecken ist fur mich der grofite Reiz in der Musikvermitt-
lung! Das jedes Mal neu Erleben und Offnen der Ohren fiir viel-
seitige Klange! Das Horen und mit allen Sinnen Wahrnehmen.
Meine grofite kiinstlerische Herausforderung ist dabei, als Leite-
rin, aber auch gleichzeitig als Moderatorin zu fungieren, immer
wieder an meinem Konzept und gleichzeitig an meinen Auftrit-
ten innerhalb des Konzertes zu arbeiten. Um den Gesamtablauf,
die Uberginge, die Dramaturgie der Dynamik der Stiicke etc.
beurteilen zu kénnen, muss ich wahrend des Erarbeitungspro-
zesses einen Schritt zuriicktreten. Wahrend des Konzerts muss
ich jedoch einerseits meine Rolle als Moderatorin und anderer-
seits die Rolle als Performerin in einzelnen visuellen Umsetzun-
gen finden und schnell zwischen den Funktionen ,,umschalten®.
Auch stimmlich ist dies eine Herausforderung, mit der ich mich
im Moment beschiftige. Das Wechseln zwischen Moderations-
stimme und Singstimme auf der einen Seite und das Spielen mit
der Melodie innerhalb der Moderation auf der anderen Seite.
Da die Kinder in diesem Alter kaum den Inhalt als vielmehr
Melodie, Rhythmus und Emotion meiner Worte aufnehmen,
erscheint mir dies fiir die Lebendigkeit und Prisenz duf3erst
wichtig. Dafiir suche ich mir immer wieder neue Wege, mich
selbst zu tiberraschen, beim Proben in Extreme zu gehen oder
mir eine Geschichte im Hinterkopf zurecht zu legen, die mich
selbst durch das Programm fiihrt.

Die Herausforderung ist es, einen ,,Boden” zu schaffen (durch
meine Stimme, durch Gesten, Worte ...) indem alle entspannt
und individuell Musik erleben konnen — sowohl das Publikum
als auch wir als Ensemble. Dann entsteht ein Raum voll Leben-
digkeit und Musik!

www.mozarteum.at/klangkarton/konzerte/mittendrin-
konzerte.html
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SUMMARY

Performative music and dance outreach is as versatile and individual as the people who work in this area.
We asked people who have worked in this area successfully and enthusiastically for many years — especi-
ally colleagues from Elemental Music and Dance Pedagogy — for a short contribution. The editors posed
the same question about the biggest personal challenge as facilitators. The following 12 very different
answers show how diverse, lively and demanding the task and the work is. Shirley Salmon

The biggest challenge for me in the

area of performative music and dance
outreach is time and again.....

...thebalancing act between arts and pedagogy. To delight or dazzle?
Antje Blome-Miller, Klangkarton, Stiftung Mozarteum Salzburg.

... the diversity of the activities.
Bettina Bittner-Krammer, Young symphony, Wiener Symphoniker

...convincing with passion._
Carlos Chamorro Moreno, free-lance musician and conductor, Spain/Austria

...our audience.
Carolina und Andreas Paragioudakis-Fink, creative company XTHESIS, Vorarlberg

... making encounters and relationships possible.
Dietmar Flosdorf, University for music and dramatic arts, Vienna

...notrelinquishing the uncomprimisingness of artistic work.
Robert Kainar, Musician Jazzit, Salzburg

... balancing artistic demands and intelligible simplicity.
Veronika Kinsky, University for music and dramatic arts, Vienna

... the stimulus of the unusual
Philipp Lamprecht, free-lance musician and teacher Orff Institute, Mozarteum University Salzburg

... realizing different modes in the staging.
Veronika Mandl, University for music and dramatic arts, Vienna

...to wring the resources from the orchestra for workable music projects.
Michael Mitterlehner-Romm, Musician, Mozarteum Orchester Salzburg, oenm (Austrian ensemble for new music)

...society’s standardized view of dance.
Aurelia Straub, free-lance dancer, choreographer and dance teacher between Vienna, Graz and Ziirich.

... being director, performer and moderator at the same time.
Doris Valtiner-Pihringer, Orff Institute, Mozarteum University Salzburg and Stiftung Mozarteum Salzburg
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~Eigentlich will ich nichts vermitteln.”

MicaeLA GRUNER und MONIKA SIGL-RADAUER im Gesprach mit
KATHARINA SCHROTT, JULIA SCHWARZBACH und YOko YAGIHARA, Toihaus Theater Salzburg

,Das Toihaus Theater in Salzburg ist eine offene
Produktionsstitte fiir Kiinstlerinnen und Kiinst-
ler aus verschiedenen Sparten. Jahrlich entstehen
6-8 Produktionen fiir Kinder und Erwachsene
in denen sich Musik, Tanz, Bewegung und Spra-
che zu poetischen Bildern verdichten. Vor allem
mit den Stiicken fiir Kinder tourt das Toihaus
Theater weltweit und begeistert sein Publikum.
Es zahlt zudem seit 2002 zu den 6sterreichischen
Pionieren im Theater fiir sehr junges Publikum.“
(aus der Broschiire BIM BAM-Theaterfestival fiir
Klein(st)kinder 2017)

Zum Toihaus Theater-Ensemble gehéren seit
vielen Jahren Katharina Schrott (Choreografie
und Tanz, BIM BAM-Festivalleiterin) und Yoko
Yagihara (Musik). Julia Schwarzbach ist als
Tanzerin, Musikerin und Choreografin in di-
versen Produktionen involviert; alle drei Frauen
haben ihre musikalisch-tinzerischen Ausbil-
dungswege iiber das Orff-Institut fiir Elementare
Musik- und Tanzpddagogik in Salzburg gemacht.

INTERVIEW

lhr drei seid selbst mit Produktionen, Work-
shops und Begleitprogramm aktiv. Was sind
die intensivsten Eindricke?

Julia Schwarzbach: Das Schénste ist, wenn
das Zusammenspiel vom Publikum und einem
selbst von der ersten Sekunde an zu einem
einzigen Zauber wird und alle Elemente ihren
Platz gefunden haben. Wir spielen ja immer mit
Live-Musik und die Moglichkeit, auf Dynami-
ken und Stimmungsatmosphéren einzugehen,
ist durch die Live-Performance unserer Kunst
noch viel mehr gegeben. In dem Moment der
Auffithrung ist das einfach irrsinnig schon.

Im April 2017 haben wir die drei Kiinstlerin-
nen zum Gesprich eingeladen, um das Thema
performative Musik- und Tanzvermittlung aus
ihrer Praxiserfahrung naher zu beleuchten.

www.toihaus.at

»Musik liegt in der Luft” — mit diesem be-
schwingten Thema ging das 6. Internationale
Theaterfestival fiir Klein(st)kinder ,,BIM BAM*
in Salzburg im Friihjahr 2017 tiber die Bithne.
Uber 50 Veranstaltungen fanden im ganzen Land
Salzburg statt. Beteiligt waren Tanz-Musik-und
Theaterkompanien aus ganz Europa.

Leitung: Katharina Schrott

Worin siehst du den Zauber?

Julia: Das hat viel damit zu tun, dass man das
Stiick in den Knochen hat und nicht vor sich her
tragt. Und manchmal blickt man ein Kind an
und es entsteht dieser Zauber. Oder das Zusam-
menspiel mit den anderen Kiinstlern ... man
braucht dann keine Worte mehr, sondern macht
was und ist in einem gemeinsamen Groove.

lhr schreibt im Vorwort zu eurer BIM BAM
Festivalbroschiire: ,Musik ist der Zauber, der
das gesamte Geschehen immer wieder in
neves Licht taucht.” Yoko, wie zauberst du?
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Yoko Yagihara: Wenn die Musik lduft und
die Ohren die Augen 6ffnen. Es sind die Bilder,
die jeder individuell sieht, wenn er Musik hort.
Das ist der Zauber. Es gibt tausend Bilder, die
man sehen kann und jeder sieht anders, wenn er
Musik hort. Und Raum, Tanz und Musik pragen
mich. Es bin nicht ich allein. Oder die Musik
allein. Alles zusammen ergibt das Zaubermittel.
Jedes hat fiir sich Kraft, aber erst zusammen
atmet alles.

KATHARINA

,Die Ohren 6ffnen die Augen” — ein scho-
ner Titel. Kann man das auch anders herum
sagen, wenn man z.B. vom Tanz aus geht:
Die Augen éffnen die Ohren?

Katharina Schrott: Ich finde, so zu denken
ist falsch. Wir gehen immer vom ,,Eines“ aus
— aber Tanz ist Musik und umgekehrt. Im Afri-
kanischen z. B. gibt es gar keinen Unterschied
zwischen Wort, Tanz und Musik. Da gibt es nur
ein Wort fiir alles. Und jeder Mensch rezipiert
ja anders. Ich kann niemandem vorschreiben,
wie er fithlen soll. Es geht ja letztendlich um's
Spiel — und das ist in jeder Kunst vorhanden. Wir
arbeiten am Zusammen-Spiel.

Julia: Ich kann es auch nicht trennen und emp-
finde dieses Denken sehr westlich. Ich empfinde
meinen Tanz als sehr musikalisch und man sagt
ja auch: Der Korper ist ein Instrument. Und
so arbeiten wir auch. Es geht um die ganzen
Momente, die wir zusammentragen und das
Stiick beginnt schon in der Umkleidekabine.
Die feinen Stimmungen und Atmosphiren, die
jeder mitbringt, machen ja das Performative aus:
genau diese Dinge ins Miteinander zu bringen,
voll und ganz da zu sein und zu spiiren ...

Performative Music and Dance Outreach

Wie entwickelt ihr Stiicke? Wie geht es los?
Was ist am Anfang?

Yolo: Fiir mich ist das Wichtigste, die Menschen
kennenzulernen, mit denen ich arbeiten will.
Das geht am besten iiber den Korper, das Bewe-
gen und Spuiren. Und iiber das Sprechen und den
Austausch dariiber, was man denkt und fiihlt.
Da kann sich schon so viel entwickeln. Und wenn
es schon ein Thema gibt, entwickelt sich daraus
eine Spirale, die immer weiter geht. Bevor wir ein
Stuck entwickeln, wiarmen wir uns korperlich auf
und spielen. Das Spiel ist der Anfang.

Julia: Wir improvisieren, explorieren, verwenden
Materialien und es geht vor allem um die Entde-
ckung der Kleinigkeiten, die den Prozess des Aus-
probierens, Verwerfens und Fixierens anregen.

lhr misst aber ja auch ganz pragmatisch
agieren: Ein Jahr, bevor ein Stiick auf die
Bihne kommt, muss ein Programmbheft ge-
druckt werden. Was schreibt ihr da hinein?
(Alle lachen) Katharina: Das ist wohl die gréfite
Krux in der Kunst ...

Julia: Ja, da gibt es eine grofRe , Elastizitit”
zwischen Formulierung, Prozess und Ergeb-
nis — also dem eigentlich unschénen Wort
»Produkt®. Bei uns geht es ganz viel um Bilder
und Inspirationen. Es gibt kein Skript, das zur
Entwicklung dient. Es geht letztendlich um Ver-
kniipfung dieser vielen schon genannten Kleinig-
keiten. Manchmal ist der Titel ganz schnell da.
Manchmal steht er erst fest, wenn wir schon
vier Wochen Probenzeit hinter uns haben.

Von welcher Fragestellung geht ihr bei der
Konzeption von Stiicken aus? Gibt es die
klassischen péddagogischen W-Fragen?
Was, fiir wen, wie ...?

Julia: Ein Stiickchen weit gibt es sie, aber sie
werden irgendwann tiberfliissig. Ich wiirde mich
komisch fiihlen, wenn ich mit den W-Fragen an
ein Stiick heran gehe. Wir spielen und erleben
erst mal fiir uns und tiberlegen uns dann in der
dramaturgischen Umsetzung, wie wir das fur
diese ganz spezielle Altersgruppe der Jiingsten
organisieren und gestalten.

Katharina: Wir gehen immer ganz klar von
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einem kiinstlerischen Inhalt aus, der sich an
elementare Ideen hilt: z. B. ,,Der Tagesablauf*.
Das ist ein Thema fiir Grof§ und Klein. Und wir
denken dann nicht ans Publikum. Mit dem oft
zitierten Satz ,,das Publikum dort abholen, wo es
ist“ entmiindigen wir es ja ein Stiick weit. Selbst-
verstandlich ist aber, dass die Kunst, von der wir
ausgehen, sei es Musik oder Tanz, das Beste ist.
Und natiirlich haben wir das gesamte Altersspek-
trum von den ganz Kleinen bis zu den Grofeltern
und denken deshalb auch gesamtheitlich.
Yoko: Fiir mich ist ein Satz, den Hermann
Regner einmal geschrieben hat, schon wihrend
des Studiums ganz wichtig geworden. Sinnge-
mafd sagt er: vielleicht geht heute etwas nicht,
was morgen moglich wird. Und mir sagt das, dass
man nie fixieren kann, wie etwas bei wem und
wann ankommt. Fiir unser gemischtes Publikum
konnen wir nur die Tiiren 6ffnen und schauen,
was kommt. Und deswegen ist fiir mich kein
grofler Unterschied zwischen padagogischem
und kiinstlerischem Bereich. In der Schule gibt
es Jahrginge, aber Kunst ist kein Jahrgang.
Julia: Der Raum, in dem wir spielen, macht
natiirlich auch etwas mit dem Publikum.
Es ist einfach ein Unterschied, ob wir im Theater
spielen oder im Kindergarten oder in irgendwel-
chen Vereinsheimen. Einmal beobachtete ich ein
Kind, das das ganze Stiick hindurch nur in die
Scheinwerfer guckte und véllig fasziniert war
von dem Licht. Wahrscheinlich war ihm der
Rest unseres Stiickes egal. Und ich finde es fatal,
wenn Kinder dann oft genommen werden und
ihnen gesagt wird, wo sie hinschauen sollen und
wo das ,Richtige” passiert. Ich will auch nicht
der Magnet fiir die Kinder sein, denn was das
Kind mit nach Hause nimmt, was es daraus
macht oder vielleicht sogar umsetzt, weif§ ich
nicht. Und das ist ja das Schone. Die W-Fragen
sind erst mal nicht so wichtig, weil es um die
Offnung fiir die Moglichkeiten geht. Und letzt-
endlich ist alles moglich.

Wann braucht es Worte?

Katharina: Worte braucht es nur am Anfang
tir die Eltern. Ein paar auch fiir die Kinder.
Das sind eher organisierende Worte. Man lernt
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ja im Theater wie im Konzert diese Art der Re-
zeption. Dass man reingeht, zuschaut, zuhért,
etwas auf sich wirken lasst, wieder raus geht...

YOKO

lhr bietet auch einfilhrende Workshops ...
Katharina: Wir sind sehr am Diskutieren,
ob es das braucht. Fiir Kindergarten und Grup-
pen ist das super — es gibt so viele Kinder, die
keinen Zugang zu Live-Musik oder Tanz haben.
Die Stiicke auf der Bithne sprechen fiir sich, aber
in den Workshops sind die Kinder selbst aktiv.
Yolko: Im Workshop nehmen wir Essenzen aus
Musik und Tanz, die Kinder spielen damit und wir
erdffnen den Kindern damit einen ersten Zugang
zum jeweiligen Stiick. Wir sagen ihnen aber nicht,
dass sie einen bestimmten Weg gehen sollen, son-
dern wir wollen die spiiren lassen, dass sie sptiren,
dass Kunst was Schones sein kann.

Katharina: Wir wollen eigentlich nicht, dass
sich den Kindern ein Stiick ,,erklart. Wir wollen
ihnen eher Erfahrung mitgeben. Denn die eigene
Erfahrung macht sie offener.

Was sagt ihr zu dem Begriff ,Musik- und
Tanzvermittlung”?

Julia: Eigentlich will ich nichts vermitteln.
Ich habe keine padagogische Zielfithrung.
Ich gehe nicht mit der Motivation auf die Biihne,
um zu sagen, das Kind soll am Ende des Tages
das und das mitnehmen. Aber die Pddagogin in
mir moéchte die Offenheit haben, das zu sehen
und auch mitzuerleben, wenn so etwas passiert.
Fiir mich macht es aber einen riesigen Unter-
schied, ob wir iber Workshops oder ob wir iiber
die kiinstlerische Arbeit sprechen. Das sind fiir
mich Bereiche, in denen es inhaltlich nicht so
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eine grofle Trennung gibt, aber von der Heran-
gehensweise schon oder von den Fragen die dann
im Raum stehen. Es gibt eine klare Trennung
zwischen Biithne und Workshop.

Aber letztendlich will ich ja doch immer ir-
gendwas vermitteln, egal ob ich etwas auf
die Bihne bringe oder einen Workshop mache.
Ich will ja, dass irgendetwas ankommit ...
Julia: Ich merke, dass das oft eine hinderliche
Frage fiir mich ist, wenn das die zentrale Frage
ist. Ich stell mir die nicht wirklich. Wenn ich das
Kunstvermittlungsprogramm fiir die Szene Salz-
burg mache, dann stehen zum Beispiel Fragen
im Mittelpunkt wie: Was ist das Performative?
Was ist eine Performance tiberhaupt? Da geht es
um ein Ausloten von zentralen Begriffen, mit
denen wir hantieren oder die auch Teil unseres
Sprachgebrauches sind. Wenn ich als Kiinstlerin
auf der Biihne stehe, stelle ich mir nicht die Ver-
mittlungsfrage. Fir mich wére das fast fatal, mit
so einer Einstellung oder Haltung auf die Bithne
zu gehen. Das funktioniert nicht, also fiir mich
funktioniert das nicht.

Wir haben in verschiedensten Kontexten
Uber ,Vermittlung” diskutiert. Das Wort
an sich ist eigentlich ein irrationales Wort,
denn jede Kunstform vermittelt irgendwie.
Was habt ihr am Orff-Institut mitgenommen?
Julia: Es stellt natiirlich auch die Frage des
Mittels in den Mittelpunkt. Was sind deine
Mittel? Was ist deine Sprache? Was ist dein
Handwerk? Was sind deine Materialien? Was
sind deine Tools? All das sind die Mittel und
dann kommen die Methoden. Wenn jemand
denkt oder spricht, dann wiirde ich sagen, das ist
doch schon Mittel oder Handwerkszeug. Diese
ganz spezielle Art zu vermitteln oder etwas
mitzuteilen und dadurch auch gemeinsam zu
erleben, war fiir mich wihrend des Studiums so,
als wiirde ich das Pferd von hinten aufsatteln.
Ich habe die Strukturen zuerst gelernt bevor ich
das Gefiihl hatte, dass ich fiir mich die kiinstle-
rischen Inhalte finde. Das musste damals aber
auch so sein, damit ich jetzt das Pferd von vorne
aufsatteln kann bzw. versuche, auf ihm zu reiten.

JULIA

Ich habe all diese Geriiste, Strukturen und Pline
in meinem Ordner liegen und weif$, dass und
wie ich einen Unterricht aufbauen kann und
wer ich als Kinstlerin bin. Es war wichtig fur
mich, dass auch die Technik neben dem huma-
nistischen Ansatz und der menschlichen Nihe
einen Platz hatte.

Katharina: Ich war ja vor allem als Kind am
Orff-Institut. Was ich mir hierbei mitgenommen
habe, war dieser ganz schén grofle Freiraum.
Fiir mich war immer essentiell, dass ich wihlen
konnte. Ich hatte meinen Schwerpunkt immer
auf Tanz, aber ich konnte viel auch in Sachen
Musik ausprobieren und kombinieren.

Das Thema Freiraum ist interessant.

Mit dem kdnnen ganz viele nicht umgehen.
Yoko: Ja, ich finde das schon beim Arbeitsan-
satz wichtig. Als ich Studentin war, gab es eine
Aufgabe, eine padagogische Anweisung und
zehn verschiedene Ergebnisse der Umsetzung.
So lernt man viele verschiedene Denkweisen
kennen und das rdaumt Freiraum ein. Das gibt
einem selbst Vielfdltigkeit und man sammelt
unterschiedlichste Erfahrungen. Das ist eine
Besonderheit des Orff-Instituts. Ich bin in Japan
mit der japanischen Padagogik aufgewachsen.
Und dort gilt der Leitsatz: ,,Eine Aufgabe — eine
Losung®. Es ist wirklich ein grofer Unterschied
vom pidagogischen Ansatz her. Und das war fiir
mich eine Sensation. Schon ist, wenn man selbst
merkt, dass man eine Aufgabe unterschiedlich
16sen kann, aber nicht sofort dariiber gewertet
wird, ob etwas gut oder schlecht ist.

Wir danken euch fir dieses Gespréich!
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Engaging performances for young people for now and the future.

Young people are a very special audience indeed as
you may only have one chance to present a live per-
formance, particularly of something as “different’ to
them as western art music. This rare chance should
never be wasted!

I was privileged to work for over a decade at the
Sydney Symphony Orchestra managing their highly
regarded Education Program with Richard Gill as
the program’s Artistic Director. Together we learned
many things about what young people deserve, some
of which include:

1. to experience a variety of music from the
orchestral canon and music written specially
for them;

2. to hear an ensemble that is engaged and
interested in the performance;

3. to be given every chance to actively engage
with the music and to be asked to think about
what they hear;

1, to hear the music performed in as intimate a
setting as possible — so that direct contact can
be made.

We addressed these issues with some success by
performing a variety of concerts for different age
groups where the music chosen connected with
the age group. These concerts were performed in a
concert hall that seated no more than 500 students
in raked seating close to the stage area, so the stu-

dents could be brought ‘into’ the orchestra easily.
The music always included an Australian work
written specifically for them by a living composer
who was present where possible to speak to the stu-
dents (or at least their teachers) about their work.
Students were prepared for the concert experience
(and the music they would hear) through a range
of teaching materials that their teachers were in-
troduced to through an interactive workshop. These
materials had an accompanying recording and were
linked to the current syllabus studied in schools. The
orchestra performing these concerts was made up
of principal and leading musicians from the main
orchestra (Sydney Symphony Orchestra) who were
mentoring young emerging professional musicians.
So the learning was happening on stage as well as in
the audience. It also meant the orchestra was fully
engaged in the process and presenting music of the
highest quality and musicianship.
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However, these practical details would have meant
nothing if the students were not directly engaged in
the music by the conductor/presenter. Using many
Orff-Schulwerk principles the students were imme-
diately engaged in moving to the music; accompany-
ing the music using body percussion, found sounds,
speech or singing and percussion instruments; iden-
tifying instruments and changes in the music and
musical styles; answering questions; being asked to
improvise on and engage with the main themes of
the music and respond to the music in a variety of
ways. This was not only entertaining but also made
them think about what they were hearing and to
make direct connections with the music.

The students became very open to new music and
music that did not have a regular beat or melody
(that was more atmospheric). They enjoyed hearing
music that connected with their experience and the
landscape they live in. They loved hearing works
from the main orchestral canon (that is so much
better experienced live!), dancing to a polka or
tarantella, or being transported by an impression-
ist work. The important thing was to experience
a range of music and to be asked to respond to it
cognitively and imaginatively.

Musica Viva, our premier Australian chamber music
organisation that takes a variety of small ensembles
directly into schools, also applies this process to their
education performances. They use the same modes
of engagement to capture the student’s imagination
and engagement and the results are tangible.
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If such approaches are used students avidly experi-
ence a wide range of music in different settings and
feel included and engaged in the process. They will
become the passionate and enthusiastic audiences
of the future!

Margie Moore, Sydney

www.sydneysymphony.com/learning-and-
engagement/about/education-calendar

www.musicaviva.com.au/about-us/
musica-viva-schools/

Margie Moore, OAM,
Arts and Education con-
sultant
Margie has extensive expe-
rience as an arts, education
and music educator and
administrator. She has
had successful careers as a
teacher, music consultant,
lecturer in arts education
and managing the highly regarded Sydney Symphony
Education Program. She currently offers consultancy
to a range of arts organisations in Australia & the UK.
Margie has held executive positions in both the NSW
and National Orff Schulwerk Associations.
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Godchildren of Helsinki Philharmonic Orchestra

In 2001 the ORFF-SCHULWERK INFORMATIONEN published an article about the Helsinki Philharmonic

Orchestra and “its babies”. What happened musically and artistically with these children?

How did the project go on? I hope that this short report is an inspiration for music educators and orches-

tras all around in the world!

The first godchildren were born in 2000
The Helsinki Philharmonic Orchestra invited
babies born in 2000 to be godchildren of the
orchestra. Over 6000 babies were born and 4600
were enrolled in the project, that is 75 % of the new
born babies in Helsinki. As a present, the families re-
ceived a CD Teddy goes to a concert featuring classic
orchestral music and twice a year an invitation to a
concert. The program lasted until the children went
to school at the age of seven. It was sponsored by city
of Helsinki. In the year 2012 the program started
once more and it will go on until 2019.

The pedagogue designs the program
together with the orchestra members

The idea is to awaken the interest for orchestral music
and support the musical development of the whole
family. The program is pedagogically planned taking
childrens’ interest and development into consider-
ation. The artistic and pedagogic planner is Satu
Sopanen and the producer is Annika Kukkonen.
The program consists of two different kinds of con-
certs per year: in the autumn, active concerts with
workshops with chamber music ensembles: singing,
playing, listening and dancing together. In the spring
there are thematic children’s concerts with bigger
ensembles or with the whole orchestra. Families are
invited to the Helsinki Music Centre, the home of the
orchestra. The seven-year godchild project culminates
with a spring concert, when the children will get to
perform together with the orchestra at the Concert
Hall of the Helsinki Music Centre.

The aim of the Godchild Project

The aim of the Godchild Project is to awaken a love
of music and playing music, to offer families a shared
experience, support the development of musical and
motor skills in children and lower the threshold for
families to visit the Helsinki Music Centre.

A thematic concert A celebration in a castle.

The children were invited to be dressed like princesses
and princes. Also Satu Sopanen and the mascot
”Teddy Buttons” have a crown.

A celebration in a castle — concert, a little Princess in
the audience.
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Chamber music group performing for godchildren — on the floor you see mini djembe drums — in one piece some of

the children were invited to play with the musicians.

Questionnaire survey for the families in 2010

In 2010, the Helsinki Philharmonic Orchestra
arranged a birthday concert to honour the round
10 years of godchild partnership. In that concert the
godchildren who studied on the music classes got to
sing and play with orchestra. After the concert an
inquiry was sent to the families. Almost 1000 fami-
lies answered. The results were that 79,8 % from the
godchildren had music along in their lives: having
playing, singing or dancing as a hobby or playing
music for pleasure at home.

New research in 2015 about the implica-
tion of the project

In spring 2015, a student from Jyvdskyld University,
Petra Piiroinen made a questioinnaire survey for the
godchildren born in the year 2000 and their parents.
There were twentyfour children from one school and
they were fifteen years old. The results tell that 87 %
of the children make music three to seven times per
week. Nearly all of the children listen to pop music
and half of the group listen also to classical music.
33 % go to live concerts once a month or more often.
71% from the children thought that the Godchild
Project had been usefull for them and that they have
learned to listen to classical music thanks to the
project. The answers of the parents were parallel:
they felt that it was important that the children had

learned to go to concerts and that music is impor-
tant part of their lives.

"l feel special”
The implication of the first Godchild Project has
been significant. It reached 4600 families, so thou-
sands of fathers, mothers, grandparents and siblings.
In 2015, a 15 year old godchild wrote about the effect
of the project: “When small children hear big music,
it makes them feel special.”

Soili Perkio, Helsinki

http://helsinginkaupunginorkesteri.fi/

en/content/godchildren

Soili Perkio
studied music education
at the Sibelius Academy,
Helsinki, and advanced stu-
dies in music and dance edu-
cation in the Orff Institute.
She is a lecturer at the Sibe-
lius Academy. She has taught
at educational conferences
on all continents. She has
made TV and radio programmes for children and com-
posed music for dance, theatre and songs for children.
Soili has written over 70 books for music education.
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Exploring the music — examples of concerts for children in Poland

Poland has quite a long tradition of educational con-
certs — the idea that classical music should be acces-
sible to all the population, no matter the age and the
social status, was taken up in the communist time
and has been kept until now. From the middle of
the 1950s big cultural institutions, such as philhar-
monics and concert halls, have been sending their
musicians on tours with symphonic and chamber
music programs to small towns and villages where
there are no regular music halls. However, in the last
decades this practice turned out not to be sufficient
— audience development started to be a big issue
for the institutions and a demand for a new way of
educating the listeners appeared.

Tradition and the new ideas

In the Warsaw Philharmonic old traditions are still
continued and developed — the fourth generation
of listeners regularly attend children’s concerts in a
big concert hall. They have an opportunity to come
even 14 times during a season (twice a month) and
choose the age group: 3—6 years or 7-12 years old.
The character of the place — a historical interior
with fixed stage and rows of seats (1072 all together!)
does not allow establishing a closer contact between
the performers and the children or creating a more
intimate atmosphere. Nevertheless many parents
(or grandparents!) are very happy to refresh the
memories of their young days by coming with their
children to the same space where they used to come

themselves. I was given the task of preparing and
presenting these concerts as a successor of a person
who was in charge of them for over 50 years! Re-
specting my predecessor I had to act very carefully
— it was about offering something modern within
well-known, secure frames. I wanted to meet the
expectations of the children by introducing new
media and active music making. I tried also to
present a wide spectrum of different music styles.

The formula that has been worked out is a 75—

90-minute concert (interval included) with fixed

elements such as:

= a 10-minute workshop in the interval —active
moving, singing and playing the instruments

® a welcome tune

= graphic presentation that is shown during most
of the concerts made by a 7-year old girl and
her father

The repertoire spreads from classical music
(chamber, symphonic and contemporary pro-
grammes) to ethno, folk, jazz and flamenco concerts.
What if the audience seeks an even more personal
relationship with the performers and with the
music? Here are some alternatives.
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Diversity of projects

A very common practice is organising short con-
certs in schools and kindergartens. They last 30—45
minutes and allow the presenter to ask questions
and exchange impressions with the children. Young
listeners can also come closer to the instruments and
observe the process of creating their sound. Active
music making is rarely included though.

Many cities offer concerts for very young listeners,
aged 0-5 years. I was able to witness the beginning
of such a project when it was put up in Warsaw,
under the name of Smykofonia. The idea was to
create a safe space for babies, toddlers and their
families with no borders between the audience and
the performers. People who come to a concert are
invited to take off their shoes and find a comfortable
cushion on the floor. I noticed that especially fathers
enjoy lying down with their babies. The programmes
give opportunities for both passive and active lis-
tening as well as for active movement, singing and
playing the instruments. Coming with the whole
family, bringing relatives and friends or meeting
other children plays an important role in the process
of becoming a faithful music-lover. This concerns
everybody regardless of age.

Probably the best balance between perception and
musical action has been achieved in the Lodz Phil-
harmonic. A series of concerts for children entitled
“Music explorers” is organised there in cooperation
with the Polish Carl Orff Association. One Saturday
a month, children come to the Philharmonic to par-
ticipate in a 60-minute workshop (where they act
musically) followed by a regular concert (where they
listen to professional artists playing). In the last part
of the concert they are invited to perform a dance,
a song or an instrumental piece that they have
learnt in the workshop. This gives an opportunity
to come onto a stage and to experience actively the
main ideas of the concert as the workshop and the
concert are thematically connected. What is worth
mentioning is that we combine music with visual
art and have a young artist in our team who creates
drawings for each concert. This is to facilitate the
perception, to explain the structure and the history
of music without words.

International Excursus

Once I had a chance to listen to Hermann Regner
talking about the Orff-Schulwerk and the history of
the Orff Institute. It was then that I realised that
there is a clear connection between the world of
professional musicians — composers and perform-
ers — and music education. Concerts for children
might be one of the possible links.

Malina Sarnowska, Warsaw

For more information in English visit:
www.filharmonia.pl > Education
www.filharmonia.lodz.pl > For Children
> Musical Discoverers

To see some pictures from the concerts visit:
www.orffpl > Zdjecia > Odkrywcy muzyki
www.smykofonia.pl > O projekcie > Galeria

Malina Sarnowska
graduated from The Fry-
deryk Chopin University of
Music, Warsaw (speciality:
violin) and the Orff Institut
(Special Course), Salzburg.
Works for the Department
of Education of the Warsaw
Philharmonic, cooperates
with other concert houses
and music institutions, programming, producing and
animating concerts for children (age: 0-18 years) and
realizing educational projects.
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We All Create.
Projects integrating the arts

Everything that moves generates life, and art is move-
ment. Like the body, the sound, the pen and the brush
move, the text advances, the colours are pure vibra-
tion, the architectural spaces demand action: the
whole world is a dance. The rhythm is everywhere
(lights, costumes, poetry, sculptures etc.), also in our
imagination, where the arts merge and recreate, or
rather grow integrated in our inner self. Therefore,
educational efforts should not disintegrate them but
rather strengthen their unity, since nothing satisfies
more than to advance towards "total art" starting from
any discipline. Even in specialization we penetrate
into the depths of a lonely itinerary to embrace all
emotions. Poetry is not only poetry, music is not only
music: everything aspires to a complete expression.

The principles set out in this introduction have stim-
ulated my stage work over the last 25 years, from
simple musical tales to complex large-scale perfor-
mances, always pursuing the same idea: to live the
arts and to get to know the world through music.

The “descendants” of The Speck of Dust
The musical tale is the artistic form for all audiences
that, using less means, provokes diverse emotions.
It appeals to the fantasy, the sensitivity and, with-
out being evident, shows the musical forms in a
clarifying way. To make it happen you only need
music, narration, a space and art and knowledge
to create it. In the most favourable conditions, an
auditorium and an orchestra are capable of mobi-
lizing hundreds (sometimes thousands) of sensitive
ears; but also with the modest means of a classroom
you get splendid results. I have invested a lot of my
work in musical tales (planning, composing, writ-
ing, presenting, playing, recording, disseminating,
teaching and training professionals), presenting
them on large and small stages, and through an
illustrated CD-book format (Ed. Agruparte), in
classrooms and homes.
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My first musical tale, The Speck of Dust (whose
premiere in 1992 produced a sort of "big bang" in
the Didactic Concerts in Spain), dealt with the ad-
ventures of a sound particle, a tiny being that was
heard, but also visualized and danced in our im-
agination. In my later musical stories and scripts
I intended to favour the association of perceptions
through the fusion of texts and music: geometry and
architecture in Model Kits; "Percussions” in nature
in The Drumsticks of Javier; Invasions of insects,
mammals and arachnids in the cycle of tales Crim-
inal Animals; Tarot cards and improvisation in
Unforeseen Stories; Games of time and pantomime
in Tuve tuba por un tubo (word game meaning
literally T had a lot of tuba); OId tales and paint-
ing in The Garden of Delights .... Some of them
with symphony orchestras, others with soloists or
chamber ensembles, the objective has always been
maintained: everyone, without exception, "must"
have access to live the spaces and times of art.

“We All Create”

At the initiative of the Spanish Ministry of Culture
(CNDM: National Centre for the Diffusion of Music),
the project "We All Create" started in 2011 to carry
out an interdisciplinary work with children and
young people during a whole school year. To date,
I have had the opportunity to direct this project
four times, with the participation of two schools
(a Primary and a Secondary School/ College),
a classical orchestra (Iuventas Orchestra, amateur,
elastic and varied) and five university students who
do their internships in this project (Dance Conserv-
atory “Maria de Avila”, Department of Musicol-
ogy of the Autonomous University of Madrid and
Dance Institute of the King Juan Carlos University).
Of course, for each project a new team is selected.
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Is it really true that we all create? No doubt, how-
ever, creativity does not occur unless we summon
it. With the team of monitors (dance, theatre, music
and circus) we try to provoke situations that make
the spark emerge that we then use in a work pro-
cess. The idea is to travel together (children, ado-
lescents, students and teachers) the path that begins
with brainstorming and concludes in the creation
of something definitive and effective. A path that
allows us to differentiate ideas from occurrences
and to measure, compensate and unify forces in one
direction. For group creation to occur, it is necessary
to design the project with a rule of calculation, to
constantly change the initial path, not to succumb
to uncertainty, to cultivate ideas to take advantage
of its fruits, to solve the questions that are posed
and to improvise without fear until we are convinced
that it has been successful, although it is often not
true.

The objectives of these projects are summarized

in ten points:

1. Promote reflection on current social issues.

2. Create restlessness, mobilize thinking and
awaken creativity.

3. Expand the vision of art and the world.

'}, Benefit from the experience of the stage,
the discipline of performance (the scenario
educates).

5. Promote an interdisciplinary work in which
artistic languages are integrated: moving,
dancing, playing, singing, constructing,
painting, composing, designing and writing.

B. Join forces to live the experience of creating
a new show starting from nothing.

7. Submit the process of creation to observation
and reflect on the phases of its development.

8. Cultivate group work: create, learn and share.

International Excursus

9. Work together with professionals from
different disciplines: instrumentalists,
choreographers, plastic artists, composers
and technicians in performing arts.

10. Learn to have a positive attitude regarding
demanding challenges: value silence,
attention, listening and readiness to enjoy

In the four performance pieces to date,

we have dealt with the following topics:

L. the apocalyptic destructions of the labyrinths
in The Towers of Babel;

2. the extravagant collections and elements
of nature in Master Kaos, the collector;

3. the discoveries and classic adventures in
The Secret Journeys of Ulysses and

. the universal mysteries of the pictures of
El Bosco in Investigating Hieronymus.

Art organizes the chaos, plays with chance, and at
the same time disrupts the order and allows itself
to be carried away by the demands and needs of
creation. The forms emerge from that dialogue and
find their proportions in the paths that communicate
the beautiful and the sinister. This is the area where
we work.

Fernando Palacios, Madrid

www.fernandopalacios.es

www.agruparte.com/tienda/
www.cndm.mcu.es

Fernando Palacios
In 1992 he started the Educa-
tion Department of the Phil-
harmonic Orchestra of Gran
Canaria, a model that spread
through Spain and Latin
America. Music pedagogue,
leader of various music
groups, director of radio
and television programs,
composer, author, lecturer at universities and former
director of the Classic Channel of Radio Nacional de
Esparia, he is now dedicated to the educational projects
of the Teatro Real, CNDM and Madrid Community.
In 1992 he initiated the collection The Speck of Dust
which he still directs.
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netzwerk junge ohren —

das Forum fir Musikvermittlung in Europa

Das netzwerk junge ohren ist seit 2007 das Forum
tir Expert/innen und Praktiker/innen der Mu-
sikvermittlung im deutschsprachigen Raum.
Unter seinem Dach versammeln sich iiber 250
Akteur/innen aus Musik, Kultureller Bildung,
Musikhochschulen, Kulturpolitik und -wirt-
schaft. Wir liefern Impulse fiir aktuelle Diskurse
in Theorie & Praxis einer modernen Musikver-
mittlung und fungieren sparteniibergreifend als
Ansprechpartner. Unsere Netzwerkarbeit lebt
von internationalen Partnerschaften. Ein Bei-
spiel dafiir ist die Zusammenarbeit mit ,,Kultur-
vermittlung Schweiz“: Gemeinsam haben wir
den Kompass Musikvermittlung (vgl. S. 76) in
einem zweijdhrigen Prozess entwickelt und her-
ausgegeben. Ein anderes Beispiel ist die Zusam-
menarbeit mit der Plattform Musikvermittlung
Osterreich (PMO) in vor allem kommunikativen
Belangen und dem Arbeitskreis Musikvermittler
in Osterreichischen Berufsorchestern (améb), die
auch im Fachbeirat des netzwerk junge ohren ihre
Expertise und die Belange der Musikvermittler/
innen in Osterreich aktiv einbringen. Im Hin-
blick auf die Ausbildungs- und Weiterbildungs-
moglichkeiten im Bereich der Musikvermittlung
sind wir eng mit den Hochschulen und Universi-
taten vernetzt und pflegen hier den regelmafii-
gen, inhaltlichen Austausch.

Die Suche nach Formen und Formaten fiir ein
modernes Musikleben und die Auseinanderset-
zung mit den Herausforderungen des Musikver-
mittlungsalltags verbindet auch die Mitglieder
unserer finf regionalen Arbeitskreise Musik-
vermittlung in: Berlin, Brandenburg, Nord-
rhein-Westfalen, Bayern, Baden-Wiirttemberg,
Saarland, Rheinland-Pfalz, Sachsen-Anhalt,
Thiiringen, Sachsen, Luxemburg und Osterreich.
Die Geschiftsstelle des netzwerk junge ohren
iibernimmt die Koordination der jeweils zweimal
jahrlich stattfindenden Fachforen. Die inhaltli-
chen Impulse werden von den Teilnehmer/innen
selbst eingebracht. Das Themenspektrum reicht
hierbei von Fragen nach den Moglichkeiten fiir
Partizipation, Erfolgsmerkmalen gelungener
Kooperation bspw. mit Schulen tiber Repertoire-
gestaltung und Produktionsbeispielen bis hin zu
Formen der Ansprache neuer Zielgruppen sowie
Angeboten im Bereich Social Media. Mit den Ar-
beitskreisen stiarken wir die Vernetzung und den
fachlichen Austausch der Musikvermittler/innen
in den jeweiligen Regionen. Eine Teilnahme an
den Treffen ist kostenfrei.

Des Weiteren vergibt das netzwerk junge ohren
den renommierten JUNGE OHREN PREIS in
den Kategorien ,Vermittlung” und ,,Exzellenz",
um die grundstdndige, konsistente Vermittlungs-
arbeit zu wiirdigen und um das Rampenlicht auf
Diejenigen zu lenken, die mit ihrem Engagement
und den guten Ideen diese Arbeit tiberhaupt erst
ermoéglichen. Der JUNGE OHREN PREIS gilt
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als Sensor fiir Qualititsstandards der Vermitt-
lungsarbeit und méochte als Impulsgeber immer
wieder den Diskurs iiber diese anstofien.

Einen grofen Schwerpunkt legen wir seit 2015
auf die inter- bzw. transkulturelle Arbeit und be-
gleiten die bundesweite Initiative , Kultur 6ffnet
Welten" in Deutschland als sparteniibergreifende
Koordinierungsstelle. Die Erfahrungen dieser
Arbeit, wie auch aus eigenen Projekten, wie das
kompositionspadagogische Projekt KLANGRA-
DAR BERLIN an Berliner Grundschulen, fliefRen
in unsere Netzwerkarbeit aktiv mit ein.

We present ...

Im monatlich erscheinenden Newsletter, der
tagesaktuellen Redaktion des Facebook-Kanals
sowie im einmal jahrlich erscheinenden Maga-
zin ,,Best of Junge Ohren®, das der neuen musik-
zeitung beiliegt, versuchen wir, den Aktivititen
unserer Teilnehmer/innen ein Forum zu bieten.

www.jungeohren.com
www.facebook.com/jungeohren/
www.jungeohrenpreis.de

Plattform Musikvermittlung Osterreich

Musikvermittlung und konzertpadagogische
Workshops bereichern das 6sterreichische
Musikleben auf vielfiltige Weise. Kaum ein En-
semble, Konzertveranstalter oder Opernhaus
verzichtet mittlerweile auf diese kiinstlerisch-
padagogische Kommunikation mit seinem
jungen und erwachsenen Publikum.

Die berufliche Praxis von Musikvermittlerlnnen
profitiert von fachlichem Austausch, geteilten Er-
fahrungen und Visionen fiir die Zukunft — dafur
hat mica — music austria gemeinsam mit Cons-
tanze Wimmer, Leiterin des Lehrgangs ,,Musik-
vermittlung — Musik im Kontext" und Professo-
rin an der Anton Bruckner Privatuniversitit Linz,
als Ort der Kommunikation und der Vernetzung
die Plattform Musikvermittlung Osterreich im
Jahr 2012 initiiert. 2014 hat die Plattform Musik-
vermittlung Osterreich einen Beirat ernannt,
deren Mitglieder als Ansprechpersonen fiir di-
verse Bereiche (Institutionen, Veranstalter, frei-
schaffende MusikvermittlerInnen, Forschung,
Padagogische Institutionen, etc.) in ganz Oster-
reich fungieren.

Neben dem kontinuierlichen Austausch und dem
Aufbau einer vielseitig informativen Homepage,
setzten sich die Griindungsmitglieder zum Ziel,
biennale Tagungen zu aktuellen Themen in
unterschiedlichen Stidten Osterreichs zu ver-
anstalten. Die Tagungsthemen waren bisher
Kulturen.Vermitteln.Musik in Linz, Musik in Szene
— Szenen in Musik. Interdisziplindre Aspekte der
Musikvermittlung in Salzburg und Neues Horen
fiir Erwachsene. Publikum fiir Neue Musik gewin-
nen in Graz.

Melden Sie sich gerne zu unserem Newsletter
an, der zweimonatlich sowie bei Bedarf auch
ofter ausgesandt wird und Informationen zu Pro-
jekten, Stellenausschreibungen, Ausschreibun-
gen von Wettbewerben und vieles mehr enthilt.

www.musicaustria.at/pmoe
www.facebook.com/Plattform
Musikvermittlung

Kontakt: musikvermitteln@musicaustria.at
Projekte / Vorankiindigungen:
www.musicaustria.at/musikausbildung-
musikvermittlung/
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Musikvermittlung Schweiz

Ein Kompass fur die Praxis

In erst- und einmaliger nationaler Zusammen-
arbeit tiiftelten Musikvermittler/innen aus der
ganzen Schweiz zusammen mit Vertreter/innen
des Netzwerks junge ohren (vgl. S. 74 ) in inten-
siven Diskussionen an einem Instrument fiir die
Praxis der Musikvermittlung. Mit dem Kompass
Musikvermittlung bieten sie nach einem langen
Prozess in Printform und online fiir die Veror-
tung eines Musikvermittlungsprojekts ein Vo-
kabular an, dessen sich Musikvermittler/innen
frei bedienen konnen und hoffen, dadurch zur
Professionalisierung dieses jungen Berufsfelds
beizutragen. Musikvermittlung wird dabei ver-
standen als eine Praxis, die verschiedenste Ziel-
gruppen und alle Musikgenres betrifft.

Der Kompass Musikvermittlung ist ein praxisori-
entierter Leitfaden, um die Vielfalt an Musik-
vermittlungsprojekten abbilden zu kénnen. Die
Auseinandersetzung mit dem Kompass fiithrt zur
Reflexion tiber das eigene musikvermittlerische
Handeln und verhilft zu einer Uberpriifung der
eigenen Anspriiche- einer Voraussetzung fiir
gute Musikvermittlung. Wer sein Projekt durch
alle vorgeschlagenen Kategorien durchdekli-
niert, verfiigt damit tber eine Beschreibung
zum Beispiel fir die Offentlichkeitsarbeit, fiir
Auftraggeber/innen und Geldgeber/innen.

Barbara Balba Weber, die den nationalen Prozess
geleitet hat, wendet den Kompass auch konse-
quent in der Lehre an: alle Musikvermittlungs-
studierenden der Hochschule der Kiinste Bern
erhalten als erstes dieses Verortungs-Tool in die
Hand gedriickt. Danach geht’s darum, eigene
Ideen mit Hilfe des Kompass’ zu beschreiben,
zu generieren, zu erweitern oder zu tiberpriifen.
Alle Studierenden miissen von ihren Projekten
klar ausdriicken kénnen, WAS sie vermitteln,
WARUM sie es vermitteln, WEM sie es vermit-
teln, WIE sie es vermitteln und WER vermittelt.

Das klingt simpel — ist aber gar nicht so einfach,
wenn man es mal tatsichlich selbst versucht.
Gerade die Kategorie des WARUM ist beispiels-
weise ohne Kompass schwer auszudeutschen.
Der Kompass bietet hier eine Hilfe, nicht alle
Diskussionen zu Griinden und Zielen von Mu-
sikvermittlung nochmals ganz von vorne zu
diskutieren. Er zeigt ganz einfach mit vier Pa-
rametern (Inhalte, Struktur, Haltungen, Wahr-
nehmung), die man in vier Richtungen bewegen
kann (vertiefen, popularisieren, in Frage stellen,
veridndern), wie einfach sich auf den Punkt brin-
gen ldsst, was ein Musikvermittlungs-Projekt
beabsichtigt.

Prof. Barbara Balba Weber
Leiterin Cluster kiinstlerische Musikvermittlung
an der Hochschule der Kunste Bern

Wer mehr zum Kompass Musikvermittlung und
dessen Handhabung erfahren méchte, kann
iiber folgende Institutionen Informationen
bekommen:

Verein Kulturvermittlung Schweiz
www.kompass.kultur-vermittlung.ch/
kompass

musikvermittlung +
www.musikvermittlungschweiz.ch
Hochschule der Kiinste Bern
www.hkb-musik.ch/cluster/vermittlung

Médiation Culturelle Suisse
Kulturvermittlung Schweiz
Mediazione Culturale Svizzera

o
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Pre-school Production,
aka. “Proggis” in Konsti Kindergarten.

Music Theater from Children for Children

Every spring the pre-schoolers of Konsti Kinder-
garten, in co-operation with their parents, teachers
and art teachers, produce a musical and inter-
disciplinary artistic show, known as “Proggis”.
It brings together not only families, but everything
the children have learned through the years in Konsti
Kindergarten. Music, visual arts, songs and play,
rhythms, stories, games, dances, imagination. With
adult help, the children’s ideas are brought to life.

The History

The history of “Proggis” brings us back to the early
years of Konsti. In 1995, the teachers came up with
a unique way to work with the parents apart from
normal kindergarten routine. The parents bought
the idea of putting together a children’s play with
enthusiasm and excitement. As the years went by,
this seed grew to become a tradition. “Proggis” has
become the conclusion, or in other words “the grad-
uation” from our early age art education.

In every year of our history we have produced a
show, 21 all together. “Proggis”, from the first one
to the latest, brings together all different art forms
introduced in Konsti during the children’s early age
education (dance, visual arts, music). During the
years, something new and adventurous has been
added each year, also the craziest ideas have been
taken into consideration. Nowadays, “Proggis”
could be compared with any children’s stage pro-
duction available in Finland.

The Children’s Show

In “Proggis” we combine early age art education
with theatrical elements to create a large scale stage
show. The show is based on children’s stories, games,
music and other interests. The starting point always
comes from the children: what they play, who they
wish to be on stage, their imagination and unlimited
opportunities.

A talented group of parents and teachers will find,
or if needed compose, the music for the show, play in
a live band on the stage, come up with the storyline
and script, build the stage and set up and create
the costumes. Even though the adults actively take
part in preparing the show, everything is based on
bringing the children’s ideas in to life.

The focus is in creating an experience for the chil-
dren: together everything is possible. That is the
message we want the children to take with them,
when they leave Konsti for school. Each one is
equally important for the process and the goal is
only reached by working together. “Proggis” is a
possibility for the children and their parents to learn
to work as a group. The young and the older ones
as well, learn to develop their self-expression and
overcome the excitement of performing in front of
a big audience.

Sometimes the parents will need encouraging as
well. They might need to be given the extra push to
enjoy and share the experience together with their
child. For them “Proggis” is a journey to childhood,
full of cheerful surprises. Afterwards they often
would come to say thank you. Many of them admit
that “Proggis” is a possibility to overcome their own
boundaries. At the same time, they are setting an
example for the children.
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Parents in the Kindergarten

The ideal way of working with the parents would
be to bring their professionality and skills to the
everyday life of pre-school year. Field trips, visits to
Konsti, concerts or workshops, all this brings colour
to kindergarten life and gives us material to feed the
process. How well this kind of co-operation works
depends on the year. There might be a whole bunch
of art professionals among the parents or just a mo-
tivated group of people, open for all ideas. Both are
equally good starting points, only different.

Emotionally supported

Even before pre-school, children are looking forward
to their turn to be on stage. At the start of the pro-
cess, they are active to share their ideas. The teach-
er’s responsibility is to make sure that everyone’s
voice is heard. The process is shared with parents
from the beginning to the end. That way children
will also have emotional support. The “real reac-
tion” might be shown at home and it is important
that the teachers will get the message.

In “Proggis” nothing depends on a single child.
The focus is in the group work. This lowers the
stress and anxiety. During the process, all partici-
pant’s special skills and strengths are brought to the
focus. Also, the children with learning disabilities
or challenges get the experience of success as part
of the group. A minute before the big moment, the
children are a bit nervous. Some might have a fear
of the stage, but mostly they are anxious and excited,
happy and very proud of their work.

The audience

We want the audience to feel the power of working
together and co-experience the joy. The commit-
ment of the families is remarkable and that reflects
onto the audience. As the ideas are originally from
the children, the young audience finds it easy to fit
themselves into the story.

As actors on stage, our crew are overcoming the
limits inside our own heads. The challenge for us is
to find new ways to give the audience a more active
role. By introducing the elements of the show be-
forehand in the kindergarten, the younger children
of Konsti get the joy of familiarity and belonging.
Of course, there are other children and adults in the

From around the world

audience as well. So this does not work with every-
body. By rhythms, clapping and sing-a-longs the
audience has been a part of the show. The strongest
effect is the atmosphere of a Broadway show in our
own little home town.

The Long-Term Outcome

This strong common experience during the pre-
school year, the process itself brings the parents
more closely together. To get to know each other
better, helps them to work together for their chil-
dren’s well-being and our community outside the
kindergarten.

The feeling of belonging to a safe group of families
with co-operation skills, enables them to solve prob-
lems and leads the children later on in school world.

Behind the trees — “Proggis 2017"

In 2017 Finland will be one hundred years old.
In the beginning of the first semester, we decided
to choose Finland’s nature and four seasons to be
the theme for the Konsti year. We have been out in
the forests, playing and exploring. That is where the
children have found their ideas for the play. And, of
course, we have Pokemons as well. The due date is in
late March and the excitement is growing. Another
unique “Proggis” is almost ready. And we totally

enjoy it. Maarit Lavas
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Aktivitaten der japanischen Orff-Schulwerk Gesellschaft 2017

Die Orff-Schulwerk Gesellschaft Japan gibt
einmal pro Jahr die Zeitschrift Forschung
zu Musik und Tanz heraus; sie hilt einen
zweitdgigen Sommerkurs und dreimal jahr-
lich ordentliche Versammlungen ab. Beim
Sommerkurs 2017 wird das ,,Roba Musik
Theater” zu Gast sein. Es handelt sich dabei
um eine Kammermusikgruppe, die auf alten
Instrumenten spielt und 1982 von Garyu
Matsumoto, einem Musiker dieser Gruppe,
gegriindet wurde. Das ,,Roba Musik Theater"
veranstaltet ein Konzert fiir Kinder, in dem
gesungen, musiziert und ein Theater mit
Masken realisiert wird.

Die Gruppe verwendet alte Instrumente aus
dem Mittelalter und der Renaissance, aber
auch selbstgebaute Instrumente. Das ,,Roba
Musik Theater” wird allseits sehr hoch ge-
schitzt. Dessen Leiter Matsumoto wurde
von den Ideen Carl Orffs beeinflusst. Wir
freuen uns auf das Konzert und die Gespra-
che mit ihm.

SOMMERKURS 2017
8. und 9. August

Ort: Tokio Kasei Universitit
Gast: ,,Roba Musik Theater
Bericht aus der Praxis & Workshop:
Yoko Iwamoto
Workshop: Tohru Iguchi
Einfithrungskurs: Aki Kawasita

Korperspiel — Tanzspiel: Hirokazu Ymaji

Fingerspiel: Masayuki Nakaji
Singen, Tanzen, Musizieren auf der Basis
eines siidafrikanischen Liedes:
Chifum Yuhara
Musikalische Gestaltung mit einer
Geschichte Yamanashi von
Kenji Miyazawa

Ein weiterer Gast beim Sommerkurs 2017 ist die
Direktorin des Hiyoshidai Hikari Kindergartens,
Yoko Iwamoto, die seit vielen Jahren Elemen-
tare Musik- und Tanzpiddagogik im Sinne des
Orff-Schulwerks in die Praxis umgesetzt hat.
Wir freuen uns auf ihren Bericht aus der Praxis
und den Workshop.

Wakako Nagaoka, Masayuki Nakaji und
Junko Hosada fiir die japanische OSG

www.orff-schulwerk-japan.com



Aus aller Welt

Rumanien

Vorgeschichte

Seit zwolf Jahren besuchen wir die ,,Farm der
Kinder" des Sozialprojekts ,,Concordia“ im Dorf
Aricest, bei Ploiesti sowie weitere Hiuser in
Bukarest und Ploiegti. Stets verbrachten wir eine
Woche dort und gestalteten mit Gruppen von
12 Kindern/Jugendlichen im Alter zwischen
6 und 16 Jahren sowie 12 Erzieherinnen und
Erziehern eine Musiktheaterwoche, die wir
mit einer Auffithrung abschlossen. Alle hatten
Anteil an der Entstehung des Stiickes und fanden
in der gemischten Gruppe Anerkennung und
Unterstiitzung (liber diese Projekte wurde an
dieser Stelle schon 6fter berichtet). Nach und
nach entstand im Nachgesprach mit der Leitung
des Projekts die Vision, Musik und Spiel noch
starker im Alltag zu verankern und die beteilig-
ten ruminischen Erzieherinnen und Erzieher
zu befdhigen, selbst musikalisch mit den ihnen
anvertrauten Kindern und Jugendlichen aktiv zu
werden.

Inhalte

So haben wir einen Koffer gefiillt mit den un-
terschiedlichsten Materialien und Instrumenten
sowie mit einer Reihe von (ins Ruménische tiber-
setzten) Spielregeln fiir Musikspiele aller Art.
Z.B. Kartenspiele, die zu Improvisationen mit
Instrumenten und der Stimme anregen; Bilder,
mit denen eigene kleine Kompositionen entste-
hen kénnen; Wiirfel mit rhythmischen Motiven,
aus denen Trommelstiicke und Stiicke fiir Kér-
perklange (Body Percussion) entwickelt werden.
Eine Sammlung von verschiedenen Percussions-
und Melodieinstrumenten, die alle leicht zum
Klingen bringen konnen sind ebenfalls in dem
Koffer zu finden sowie einige selbstgebaute In-
strumente.

From around the world

Organisation und Finanzierung

Wir stellen das Material (Musik-Koffer) zur Ver-
tiigung und fithren die Erzieherinnen bei einem
mehrtidgigen Kurs in die Handhabung des Ma-
terials ein. Sodann gehen wir in verschiedene
Hauser, die jeweils von acht Kindern und Jugend-
lichen im Alter zwischen 6 und 16 Jahren und
einer Erzieherin/einem Erzieher bewohnt
werden und demonstrieren, wie mit dem Ma-
terial ,,aus dem Koffer” musiziert werden kann.
Fir die Ausstattung des Koffers werden einge-
nommene Spenden verwendet. Unsere Arbeit
erfolgt ehrenamtlich, wie auch schon in den
vergangenen zehn Jahren. Weitere Informatio-
nen: www.theaterausdemkoffer.at

Erste Erfahrungen vor Ort

Im September 2016 fiihrten wir ein Pilotprojekt
mit dem Musik-Koffer durch. 12 Erzieherinnen
aus den verschiedenen Einrichtungen trafen sich
mit uns an vier Vormittagen und lernten den
Umgang mit den Spielen praktisch und reflek-
tierend kennen. Am Nachmittag besuchten wir
zwei Gruppen von Kindern und Jugendlichen
und wurden von zwei Erzieherinnen begleitet,
die beobachten konnten, wie die Kinder die
Spiele aufnahmen. Aus den jeweiligen Berich-
ten und Nachgesprachen am nichsten Vormittag
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konnten wir wertvolle Erkenntnisse gewinnen,
die in die Uberarbeitung der Spiele und die
begleitenden didaktischen Hilfestellungen ein-
flossen. Erzieherinnen und Kinder nahmen die
Musikspiele aus dem Koffer mit Begeisterung
auf. Spiter Uberarbeiteten wir das Konzept
und schickten es zur Ubersetzung erneut nach
Ruménien.

Erfolgsberichte aus Ruméinien

Nun blieb nur zu hoffen, dass der Koffer tat-
sachlich zwischen den Einrichtungen ,reisen”
und zum Musizieren von vielen Kindern ausge-
packt wiirde. Wir mussten nicht lange warten:
Anfang 2017 erhielten wir Tatigkeitsberichte
iiber die Aktivititen mit dem Musik-Koffer zwi-
schen Oktober und Dezember 2016 und einige
Fotos aus den Musizierstunden mit den Kindern.
Hier ein paar Ausziige:

Casa Austria (Ploiesti)

Im Casa Austria ist der Musikkoffer fiir zwei
Wochen gewesen. In dieser Zeit haben die
Sozialpadagoginnen einen Musikworkshop
mit einer Gruppe von 10 Kindern durchge-
fiihrt (zwischen 6 und 15 Jahren). Wir haben
den Kindern die Instrumente prisentiert,
die Namen genannt und woher sie stammen.
Dann hat jedes Kind — eines nach dem anderen
— ein Instrument aus dem Koffer ausgewahlt.
Sie haben mit den Instrumenten gespielt, haben
verschiedene Klinge ausprobiert, Rhythmen
gespielt und Lieder damit begleitet. Alle Kinder
waren sehr interessiert und genossen die Zeit.

Kinderfarm (Aricesti)

Der Musikkoffer war im Oktober und Novem-
ber 2016 auf der Kinderfarm. Wihrenddessen
wurden zwei Aktivititen mit den Kindern
durchgefiihrt. Die Aktivititen enthielten meh-
rere Spiele aber das , Kartenspiel mit Klang-
zeichen® war das schonste fiir die Kinder, sie
hatten dabei sehr viel Spaf$ und es wurde von
den Kindern am meisten geschatzt.

From around the world

Casa Cristina (Ploiesti)

Von Oktober bis Dezember 2016, wurden
regelmifig Spiele mit dem Musikkoffer durch-
gefiihrt. Bevor wir den Musikkoffer prisen-
tiert haben, wurden die Aktivitatsregeln be-
sprochen. Durch Koérperinstrumente wurden
verschiedene Klangfarben erzeugt, Gefiihle,
grafische Zeichen und Mimik-Kéirtchen
wurden mit der Stimme umgesetzt. Danach,
lernten die Kinder die Musikinstrumente
kennen. Wir wihlten unterschiedliche Schwie-
rigkeitsniveaus, je nach Altersgruppe, die
Anforderungen wurden von einem Spiel zum
nichsten immer mehr erhoht. Eine wichtige
Phase des Spiels war, die Regeln zusammen zu
wiederholen und auch neue Regeln einzufih-
ren. Nach jedem Spiel folgte eine Diskussion,
wo man besprechen konnte, was Spafd gemacht
oder gestért hatte. Es war auf den Gesichtern
der Kinder die Freude zu sehen, mit anderen
zu interagieren.
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...und hier das Lieblingsspiel der Kinderfarm (gekiirzt dargestellt)

Es gibt 64 Karten. Mit 7 verschiedenen grafischen Zeichen (achtfach), zu denen mit der Stimme
passende Laute erfunden werden. Die leere Jokerkarte (auch achtfach) ermdglicht, einen eigenen
Laut zu erfinden.

Vorbereitung

Die 7 verschiedenen Motive und die leere Jokerkarte liegen mit der Abbildung nach oben auf dem
Tisch. Alle betrachten sie, beschreiben, was sie sehen und probieren dazu Stimmlaute aus. Dabei
wird bewusst, dass die Sprech-, Sing- und Fliisterstimme eine Vielzahl von Klangen, Gerduschen und
Tonen produzieren kann! Die Spielatmosphire soll locker und lustig sein. Es darf gelacht werden!

Spielregeln:
1

. Der jiingste Spieler beginnt, wihlt eine Karte aus /\/V\, ‘ o ||lo woe

Alle MitspielerInnen erhalten funf Karten.

Die restlichen Karten werden in der Mitte des . /\ \/\/ ® @
Tisches auf einen Stof} gelegt (jetzt aber mit der
Bildseite nach unten).

und macht ein passendes Stimmgerausch. Alle an-

deren schauen nach, ob sie dieselbe Karte haben
und machen auch ein passendes Stimmgerausch — aber eine Variation!

. Dann alle Karten ablegen und kontrollieren, ob die Karten tatsichlich gleich sind.

Hat jemand eine andere Karte klanglich umgesetzt als der erste Spieler vorgegeben hat,
muss sich dieser Spieler eine Karte vom Stapel in der Mitte nehmen.

. Jetzt kommt der nichste Spieler dran.
. Wihlt jemand eine (leere) Jokerkarte aus, ist er in der stimmlichen Gestaltung frei.

Nur, wer auch eine Jokerkarte hat, kann in dieser Runde mitspielen.

. Gewonnen hat, wer als erster alle seine Karten ,weggesungen” hat!

Das Spiel kann bei spateren Wiederholungen auch mit Instrumenten gespielt werden.

Manuela und Michel Widmer
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o
Beric ht zusammengestellt von MICAELA GRUNER und ANNA MARIA KALCHER

SPIEL_RAUM_MUSIK
Improvisationswerkstatt
Schloss Goldegg, 17. - 20. Oktober 2016

Das Konzept SPIEL_RAUM_MUSIK wurde
1996 von Stefan Heidweiler, Absolvent des
OrfEInstituts, entwickelt. In der musikalischen
Arbeit mit Menschen mit einer ,geistigen Behin-
derung’ erkannte er ,dass die freie Improvisation
es ermoglichen kann, im Spiel mit eingeladenen
Gasten Zugangsschwierigkeiten auf beiden
Seiten binnen weniger Minuten zu meistern.
So reifte mit der Zeit die Idee, verschiedene
Formen von Improvisation mit Menschen unter-
schiedlicher Behinderungsgrade und improvisie-
renden Musikern in einer Werkwoche kiinstle-
risch zu thematisieren.”!

Die Grundidee des ersten fiinftagigen Projekts,
das zwischen 1996 und 2002 jahrlich stattfand,
war die Begegnung zwischen professionellen
Musikern, die in Improvisation erfahren waren
und Erwachsenen mit Behinderung, die sich fiir
Musik interessierten. Von den Projekten 1999
und 2002 (Ltg. Brigitte Flucher) gibt es zwei
Kurzdokumentationen von Coloman Kallos, der
das Projekt im Jahr 2014 wiederbelebte. In den
Projekten ab 2000 wurde neben Musik auch
Tanz und Bildhauerei angeboten.

Nach intensiver Planung konnte das neueste Pro-
jekt vom 17. — 20. Oktober 2016 unter der Leitung
von Susanne Rebholz, Shirley Salmon (beide
Lehrende am OrfF-Institut) und Maria Schwaig-
hofer wieder auf Schloss Goldegg stattfinden.
Sie versuchten in der Konzeption zu Heidweilers
Grundidee zurtickzukehren. Die Teilnehmerzahl
wurde reduziert, der Focus wurde bewufit auf
die kiinstlerisch improvisatorische Begegnung
gelegt. Teilnehmende waren: drei Musizierende
(Gigi Gratt, Elisabeth Harnik, Franz Schmuck),
drei Tdnzerinnen (Claudia Heu, Angelika
Holzer, Susanne Rebholz), fiinf Studentinnen
des Orff-Instituts im Schwerpunkt ,Musik und
Tanz in sozialer Arbeit und integrativer Padago-
gik“ und Manner und Frauen unterschiedlichen
Alters aus verschiedenen Lebenshilfeeinrich-
tungen und einer Betreuerin.

1 HEIDWEILER, Stefan: SPIEL RAUM MUSIK — Idee und
Entwicklung eines integrativen Projektes im Schnittfeld
von Kunst, Pidagogik und Therapie, in: SALMON, Shirley/
SCHUMACHER, Karin (Hrsg.): Symposion Musikalische
Lebenshilfe, Hamburg 2001



Aus dem Orff-Institut 84 From the Orff Institute

Die Workshops fanden tiglich von 9.30-
15.00 Uhr statt und nutzten verschiedene
Riume des Schlosses wie Rittersaal, Kemenaten-
saal, Dachhalle und ein Seminarraum, sodass
auch Arbeit in verschiedenen Konstellationen
moglich war.
Die vier intensiven Tage wurden mit einer
Work in Progress*-Performance vor grofien Pu-
blikum am Donnerstagnachmittag abgerundet.
Wihrend der Arbeitsphasen, in den Pausen oder
beim gemeinsamen Essen, sowie beim Showing
gab es viele bertihrende und kiinstlerisch span-
nende Begegnungen und Erlebnisse. Das Projekt
wurde an zwei Tagen von Manuela Schuster
(Kamera) und Michael Wacht (Ton) der Ton-
und Video-Studio / Media Lab der Universitit
Mozarteum gefilmt. Es soll ein 15-miniitiger Clip
entstehen, der bald auf der Website der Univer-
sitdit Mozarteum zu sehen sein wird.
SPIEL_RAUM_MUSIK 2016 konnte nur durch
die finanzielle Unterstiitzung von der Carl Orff-
Stiftung, Dr. Gerhard Auer, dem Rotary Club
Gastein und der Universitit Mozarteum durch-
gefithrt werden.

Susanne Rebholz / Shirley Salmon

Kinstlerische Projekte
im Sommersemester 2017

Trouchade -
Tanz- und Musik-Performance

Basierend auf dem Ballett Petroushka mit
der Musik von Igor Stravinsky entstand die
Performance im Rahmen der Lehrveranstal-
tung ,,Musik und Tanz in ficheriibergreifenden

Gestaltungsprojekten® mit Studierenden des
3. und 4. Bachelor-Studienganges und Master-
studierenden. Betreuende Professoren waren
Klaus Feffimann und Helge Musial.

Fiir das Stiick Trouchade wurden Ausschnitte
neu vertont sowie mit neuen Bewegungen kom-
biniert, weitergedacht und neu gestaltet. Gewalt,
Manipulation, Grenziiberschreitung, Verletz-
lichkeit und Intimitit sind Themen, die in dem
Stiick bearbeitet wurden. Die unterschiedlichen
Biithnencharaktere, entsprungen aus dem Origi-
nalballett, stellten diese Inhalte zur Schau.
Die feinen Marionetten standen fiir die Verletz-
lichkeit und Zerbrechlichkeit des menschlichen
Wesens. Die ,,Mohren® im Gegensatz fiir Bruta-
litit und Gewalt. Die Musikerinnen bildeten oft
die Grenze zwischen den agierenden Akteuren.
Orfl-Institut, Gunild Keetman Saal,

31. Mai 2017 und am 2. Juni 2017

Das Traumfresserchen
als Kindertheater

- Das Uraumbesserchegrs
-up-".;..‘.,...t__ f

T ALt

ff Jairi=vts

Die Geschichte entfiihrt in das Schlummerland.
Hier ist der beste Schlifer Kénig und das Schla-
fen wird grofigeschrieben. Doch nur eine kann
nicht schlafen — Prinzessin Schlafittchen hat
bose Traume. Ganz Schlummerland ist aufge-
bracht! Kann das Traumfresserchen helfen?

Das Buch von Michael Ende wurde im Rahmen
der Lehrveranstaltung ,Musik und Tanz in
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tacheriibergreifenden Gestaltungsprojekten” mit
Studierenden des 2. Studienjahres (BA) unter
Leitung von Ari Glage und Ruth Burmann in
Szene gesetzt.

Orfl-Institut, Gunild Keetman Saal,

14. Juni 2017

Verunsichert findet sich

»-000" im Irgendwo!

1 und 2 entdecken es und

die anderen Vogel ...

Umbruch, Krise, Neu-

start, ... schrige Vogel,

pointierte Tone, verwirrte

Gedanken ... gesellschaft-

liche Werte, Gegensitze

und Macht! Schwitters Lautgedicht ist Spiegel,
Ausdruck der Zeitgeschichte und wie immer -
zugleich anderes mehr.

Performance mit Studierenden des Orff-Instituts,
erarbeitet im Rahmen von Lehrveranstaltungen.
Musikalische Leitung: Philipp Lamprecht
Regie/ Sprachgestaltung: Hildegard Starlinger
Orfl-Institut, Gunild Keetman Saal,

13. Juni 2017

Gastkurse

Das diesjahrige Sommersemester wurde mit
einem Gastkurs eréffnet. Zum Thema Improvi-
sation waren Cathy Milliken (AUS/D) und Ingo
Reulecke (D) als Gastreferenten eingeladen. Die
Studierenden konnten sich im musikalischen
wie tdnzerischen Bereich intensiv mit Improvi-
sation im kiinstlerisch-pddagogischen Kontext
auseinandersetzen. Ein gelungener Auftakt fir
das Sommersemester.

Orff-Institut, 2./3. Mirz 2017

From the Orff Institute

Ausstellungen

Die zweisprachige Jubildumsausstellung
50 Jahre Orff-Institut. Elementare Musik-
und Tanzpddagogik 1961-2011, wurde im
Sommer 2011 im Foyer der Universitit
Mozarteum Salzburg gezeigt (Konzeption /
Gestaltung: Barbara Haselbach, Micaela Griiner,
Anne Schmidt). Anschliefend ging sie 2011-
2013 auf Weltreise. Die Stationen waren USA,
Australien, Neuseeland, Finnland und Italien.

Nun wurden Teile der Ausstellung erstmalig
auch in China unter dem Titel Orff-Schulwerk.
Elementare Musik- und Tanzpddagogik. Orff-In-
stitut, Salzburg prasentiert. Sie zeigen Grund-
satze des kiinstlerisch-padagogischen Konzeptes
des Orff-Schulwerks auf und geben Einblicke
in die reiche Geschichte und Gegenwart einer
weltweit einzigartigen Ausbildungs- und Begeg-
nungsstatte.

Diese Ausstellung ist kombiniert mit einer
Kabinettausstellung Komponist und Kosmo-
polit. Carl Orff auf Reisen des Orff-Zentrums
Miinchen, Bayerisches Staatsinstitut fiir Doku-
mentation und Forschung.

Erster Ausstellungsort war die New Talent
Academy Beijing im Februar 2017, weitere Aus-
stellungsorte folgen. Die beiden Ausstellungs-
kataloge liegen in chinesischer Sprache vor.

Herr Cheng Xie betreute die Ausstellungen und fiihrte
Besuchergruppen in Bejing.



Aus dem Orfl-Institut 86 From the Orff Institute

Vorankiindigungen

Giste sind im OrfF-nstitut willkommen, um die
Vielfalt der Studienangebote in Unterrichtsbesu-
chen und Prisentationen zu erleben, mit Studie-
renden und Lehrenden ins Gesprach kommen,
als auch um sich tiber Zulassungs- und Studien-
bedingungen zu informieren.

Anmeldungen iiber das Sekretariat
des Orff-Instituts
melanie.guerrero@moz.ac.at

Tel.: +43-662-6198-6100

Tagung ELEMENTAR.

Konzepte — Debatten — Perspektiven

1./2. Dezember 2017

Universitit Mozarteum Salzburg, Mirabellplatz 1
Veranstalter: SOMA - School of Music and Arts
der Universitit Mozarteum

Der Begriff ,,elementar* lisst viele Konnotatio-
nen zu und gibt Anlass zum fachlichen Diskurs,
gerade wenn Konzeptionen wie die Elementare
Musik- und Tanzpadagogik und die Elementar-
padagogik oder elementarer Instrumentalun-
terricht gegeniibergestellt werden. Im Rahmen
der Tagung werden interdisziplindre Zugange
gewahlt, um den vielfiltigen Bedeutungsebenen
des Begriffes zu begegnen. Durch die Diskussion
unterschiedlicher Vorstellungen und Ansitze
werden Impulse fiir die fachwissenschaftliche
und praktische Arbeit im Kontext der Musik-
und Kunstpadagogik gewonnen.
www.soma.uni-mozarteum.at/index.phprid=1

Fachtagung ,Musik und Tanz in sozialer
Arbeit und inklusiver Pidagogik“ zum
30-jahrigen Jubildaum des Studienschwer-
punkts MTSI am Orff-Institut

16.-18. November 2018

Salzburg, Orff-Institut

Gastvortrége, Referate, Workshops,
Performances und mehr.

Leitung: Shirley Salmon & Erik Esterbauer

Universitatslehrgang

Musik und Tanz in der sozialen Arbeit und
integrativer Padagogik 2017/18

Der berufsbegleitende Universititslehrgang
unter der Leitung von Shirley Salmon und
Michel Widmer beginnt wieder im Oktober 2017
und endet im Juni 2018. Die Broschiire, Studien-
plan und Anmeldung sind iiber die Homepage
der Universitit Mozarteum abrufbar:
www.moz.ac.at/department.php?0=18645

Kontakt: Shirley.Salmon@moz.ac.at und
Michel Widmer@moz.ac.at

Der néchste Lehrgang startet im
Studienjahr 2019/20.
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Personelles

Zum Wintersemester 2011/2012 wurde Mag.
art. Sonja Stibi vom ehemaligen Rektor Reinhart
von Gutzeit fiir eine auf fiinf Jahre befristete
Professur fir Elementare Musik- und Tanzpad-
agogik bestellt, die mit der Leitung des Orff-Ins-
titutes verbunden war.

Thre hohe Prasenz, ihre Zuverldssigkeit und ihr
hohes fachliches Niveau sowohl als Professo-
rin auch als Leiterin des Institutes wurde sehr
geschitzt und verdient grofe Anerkennung.
Mit viel Engagement machte sich Sonja Stibi
stark fiir die Belange des Orff-Instituts. In den
Jahren 2011-2017 hat sie das Institut mit grofRer
Sorgtalt geleitet und entscheidend weiterentwi-
ckelt.

Besonders hervorzuheben sind ihre kiinstlerisch-
padagogischen Projekte in Zusammenarbeit mit
anderen Departments der Universitit Mozar-
teum (z. B. Tuba-Tanztheater oder die Tango-
Suite). Hohepunkt Ihrer Tdtigkeit war die
Organisation und Leitung des 9. Internationa-
len Orff-Schulwerk Symposions Changes?! —
Elementaren Musik- und Tanzpddagogik im Wandel
der Medien mit Referenten und Teilnehmern aus
iiber 30 Nationen.

From the Orff Institute

Auch die Gremienarbeit an der Universitit
Mozarteum lag ihr sehr am Herzen: Sie war
Mitglied der Curricular-Kommission, Ersatz-
Mitglied im Senat und Mitglied des Arbeitskrei-
ses fiir Gleichbehandlungsfragen (AKG).

Dartiber hinaus wirkte Sie intensiv am institu-
tionellen Entwicklungsplan mit und war ver-
antwortlich fiir neue Studienpline (Master).
Durch Einrichtung einer Post-Doc-Stelle starkte
sie die Forschung am Orff-Institut. Ihr hoher
personlicher Einsatz galt auch der Personalent-
wicklung: Mit grofler Wertschitzung fur die
ausscheidenden Lehrenden gestaltete sie Ver-
abschiedungen in den Ruhestand, setzte sich
tir die Sicherung von Lehrauftrigen ein und
erneuerte durch einige Neubesetzungen den
Lehrkorper.

Das Rektorat bedankt sich sehr herzlich fiir den
groflen Einsatz fur das Orff-Institut der Univer-
sitit Mozarteum.

Sarah WedIl-Wilson und Mario Kostal
interimistische Leitung der
Universitdt Mozarteum Salzburg

Auch das Kollegium und die Studierenden des
OrfF-Instituts sowie der Vorstand des Interna-
tional Orff-Schulwerk Forum Salzburg und die
Redaktion dieser Zeitschrift danken Sonja Stibi
tiir ihre engagierte wie effektive Institutsleitung
und die positive Zusammenarbeit.

Danke, liebe Sonja und alles Gute!

At the beginning of the winter term 2011-2012
Mag. Art. Sonja Stibi was appointed with a five-year
fixed term professorship in Elemental Music and
Dance Pedagogy by the former chancellor of the
Mozarteum University Reinhart von Gutzeit.

Sonja Stibi’s strong presence, her reliability and her
high professional standards as a professor and also
as a director of the institute, were valued highly
and deserve great acknowledgement. Sonja Stibi
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campaigned with commitment for the interests of
the Orff Institute. She led the institute with great
care from 2011 to 2017, crucially helping its further
development.

Particular highlights were her artistic-educational
projects in cooperation with other departments of
the Mozarteum (e.g. Tuba-Tanztheatre or Tango
Suite). The peak of her activities was the organisation
and management of the 9" International Orff-Schul-
werk Symposium Changes?! Elemental Music and
Dance Pedagogy in the changing world of media
with presenters and participants from over 30 na-
tions.

The committee work at the Mozarteum Univer-
sity was particularly important to her: she was
a member of the curricular commission, deputy
member of the senate and member of the working
group for equality.

Furthermore, she contributed to the institutional
development plan and was responsible for new cur-
ricula (Master). With the installation of a post-doc
position she strengthened research at the Orff Insti-
tute. Her high personal commitment could be seen
in staff development: she organized the send-offs for
colleagues who were retiring with great apprecia-
tion, supported the continuation of teaching posts
and new contracts. The rectorate is very grateful
for the great commitment to the Orff Institute, Mo-
zarteum University.

Sarah Wedl-Wilson and Mario Kostal
Interim directors of the Mozarteum University

From the Orff Institute

Seit Mirz 2017 ist Mag. Dr. Anna Maria Kalcher
Universitédtsprofessorin fiir Elementare Musik-
und Tanzpidagogik am Orff-Institut. Sie unter-
richtet am Institut bereits seit 2007 verschiedene
Facher wie u. a. Didaktik von Musik und Tanz,
Entwicklungspsychologie oder Musik- und Tanz-
padagogik als Wissenschaft und betreut Bachelor-
und Masterarbeiten. Neben ihrer Lehrtatigkeit
war sie als wissenschaftliche Mitarbeiterin an
der Universitdt Mozarteum tdtig und in diesem
Zusammenhang v. a. mit der kunstuniversitiren
Evaluierung betraut. Dariiber hinaus war sie
Mitglied der Curricularkommission Kiinstleri-
sches Doktaratsstudium und arbeitet seit dem
Studienjahr 2016/17 in der Curricularkommis-
sion Wissenschaftliches Doktoratsstudium mit.
Seit Marz ist sie Mitglied in der Curricular-
kommission Musik- und Bewegungserziehung.
Eine ausfiihrliche Vorstellung erfolgt in der
néchsten Ausgabe von ORFF-SCHULWERK HEUTE.

Das Rektorat beauftragte ab dem 1. Mirz 2017
Helge Musial, Universitatsprofessor fiir Tanz in
der Musik- und Tanzpiddagogik mit der Leitung
und Dr. Anna Maria Kalcher, Universitatspro-
fessorin fiir Elementare Musik- und Tanzpida-
gogik mit der stellvertretenden Leitung des Orff-
Instituts.
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Orft-Schulwerk Forum Salzburg
From the International
Orff-Schulwerk Forum Salzburg

Joint project of the
Associated Schools and
Institutions 2015-2016

Ajoint project was proposed at the convention of the
International Orff-Schulwerk Forum (IOSFS) in July
2015 and the results of the projects were presented
at the convention in 2016. These video examples are
now online!

The aims of this Joint Project 2015 -2016 were:

= to show the model character of the volumes,
in which each piece cannot only be interpreted
in different ways but also developed individually

= to creatively develop one or more pieces from
the volumes for and with a specific target /
age group(s)

® to document the work in order to share it with
the other ASIs and participants at the Conven-
tion 2016

= to share, learn und be inspired by one another

Anumber of pieces from the Orff-Schulwerk volumes
were chosen for elementary, immediate and advan-
ced levels. The list can also be found on the IOSFS
website.

Videos from 8 associated schools and institutions
and an audio clip can now be found on the web-
site of the International Orff-Schulwerk Forum
together with the accompanying handout and the
list of suggested pieces:
www.orff-schulwerk-forum-salzburg.org >
ASI Projects

Gemeinsames Projekt der
Assoziierten Schulen und
Institutionen 2015-2016

Wihrend der Tagung des IOSF 2015 wurde ein
gemeinsames Projekt fiir Assoziierte Schulen
und Institutionen vorgeschlagen, dessen Ergeb-
nisse dann im Rahmen der Tagung 2016
referiert und filmisch reprasentiert wurden.
Diese Filmdokumentationen sind nun online!

Ziele des Projekts waren folgende:

® den Modellcharakter der Beispiele aus dem
Schulwerk zu demonstrieren. Jedes Stiick
kann nicht nur unterschiedlich interpretiert,
sondern auch verschieden weiterentwickelt
werden

= kreative Entwicklungen eines oder mehrerer
Stiicke mit unterschiedlichen Zielgruppen
aufzuzeigen

u die Arbeit einzelner Schulen zu dokumentie-
ren, um den Lehrern anderer Schulen und
den Teilnehmern der Tagung zu zeigen und
gemeinsam zu besprechen

" miteinander zu vergleichen, voneinander zu
lernen und sich gegenseitig zu inspirieren.

Dazu wurde eine Liste von Stiicken fiir drei
Schwierigkeitsgrade vorgegeben, aus denen jeder
Lehrer aussuchen konnte.

Videos und ein Horbeispiel von acht Assoziierten
Schulen kénnen nun auf der Website des IOSF
Salzburg zusammen mit den jeweiligen Beiblit-
tern und der Vorschlagsliste eingesehen werden:
www.orff-schulwerk-forum-salzburg.org >
ASI Project
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(The video “Der roter Faden” from the Carl Orff
Schule Altenerding is not yet online as permission
from all the parents still has to be received.)

The videos show examples with different age groups
from kindergarten to university students, from dif-
ferent countries and cultures and demonstrate the
immense diversity and imagination of the teachers
and the students. It is interesting to see that the
piece Tulipan (Orff-Schulwerk Spanisch Edition
Vol I, p. 21) was chosen a number of times (e. g
Konsti Kindergarten, Finland, Carl-Orff-Schule
Diessen) and it is fascinating to see the variety of
ways that the piece has been developed with diffe-
rent groups.

In the video from the San Francisco school we can
see with the 3 teachers working with different age
groups with different material and instruments
while the Jitammet Kindergarten in Bangkok pre-
sents a performance from the end-of-term concert
incorporating different art forms. Work with school
children also be seen in the Scuola Civica Musicale
Carl Orff, Piossasco, in the Alev School School,
Istanbul and The Moraitis School in Athens, who
also demonstrates work with older students together
with the audio clip from students of the Charles Uni-
versity in Prague.

There is also a film from Scuola Populare di Musica
Donna Olimpia — “Tracce Sonore” a musical path,
band, orchestra and choir composed of integrated
adult patients with mental health problems, health
professional, musicians and students.

All of these will be of great interest to all Orff-Schul-
werk practitioners but especially to those in teacher

training and professional development.

Shirley Salmon

From the International Orff-Schulwerk Forum Salzburg

Ein neuntes Video “Der rote Faden” der Carl
Orff-Volksschule Altenerding wird online nach-
geliefert, sobald die Zustimmungen der Eltern
zur Ginze vorliegen.

Die Videos zeigen Beispiele aus verschiedenen
Altersgruppen von Kindergartenkindern bis zu
Universititsstudierenden aus verschiedenen Kul-
turen, Sprachen und Landern.

Sie zeigen auch die unglaubliche Vielseitigkeit
und Fantasie der Lehrenden und Lernenden. So
ist es z. B. interessant zu sehen, dass das kurze
Sprechstiick “Tulipan” aus der spanischen
Orff-Schulwerk Ausgabe (Bd. 1, S. 21) mehrfach
gewihlt wurde (Konsti Kindergarten, Kerava /
Finnland; Carl Orff-Schule Diessen / Deutsch-
land; Moraiti School, Athen/Griechenland).
Es ist faszinierend zu beobachten auf welch un-
terschiedliche Weise das Stiick mit verschiede-
nen Gruppen entwickelt wurde.

In dem Video der San Francisco Schule kénnen
wir die drei Lehrer mit unterschiedlichen
Gruppen, Stiicken und Materialien arbeiten
sehen, wahrend der Jittamett Kindergarten aus
Bangkok Teile einer Abschlufauffithrung unter
Einbeziehung verschiedener kiinstlerischer Aus-
drucksformen présentiert.

Weitere Beispiele mit Schulkindern zeigen die
Scuola Civica Musicale Carl Orff, Piossasco, Ita-
lien und - in Verbindung mit einer Pinocchio
Auffithrung - die Alev School, Istanbul / Turkei.
Dazu kommt eine Tonaufnahme von Studen-
ten der Karls-Universitat in Prag/Tschechien.
Ein weiterer Film zeigt Ausschnitte aus der
Arbeit der Scuola Populare di Musica Donna
Olimpia — “Tracce Sonore” mit Band, Orchester
und Chor einer Gruppe von Menschen mit men-
talen Gesundheitsproblemen, ihren Betreuern,
Musikern und Studierenden.

Alle diese Beispiele sind von groflem Interesse
fiir Menschen, die mit dem Schulwerk arbeiten,
vor allem aber fiir Kollegen, die im Bereich von
Lehreraus- und -fortbildung tatig sind.

Shirley Salmon
Ubersetzung Barbara Haselbach
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Netzwerk assoziierte Schulen und
Institutionen

Das Netzwerk assoziierter Schulen und Instituti-
onen des International Orff-Schulwerk Forum
Salzburg (IOSFS) ladt seine Mitglieder zu fach-
lichen Begegnungen und Diskussionen tiber in-
haltliche und methodische Fragen ein. Daraus
entstehen gelegentlich gegenseitige Hospitation
und Inspiration. Zwei kurze Berichte tiber solche
Hospitationen erreichten uns kurz vor Redakti-
onsschluf aus Deutschland und Finnland.

Im November 2016 bekam ich die Méglichkeit
an der AOSA Conference in Atlantic City teil-
zunehmen. Ich erlebte die Dimension dieser
mehrtagigen Fortbildung mit {iber 1000 Teil-
nehmern, besuchte zahlreiche Workshops mit
interessanten Referenten und tauschte mich mit
Orff-Lehrern aus verschiedenen amerikanischen
Staaten aus.

Anschlieflend setzte ich mein ,,Orff-Abenteuer
USA® in San Francisco fort. Eine Woche lang
konnte ich an der San Francisco School (SFS),
einer privaten Montessori-Schule mit ca. 280
Schiilern und assoziierte Schule im IOSFS, im
Musikunterricht von Sofia Lépez-Ibor, Doug Goo-
dkin und James Harding hospitieren. In kleinen
Gruppen — die Klassen sind meist geteilt — ,erle-
ben” die Kinder eine musikalische und musische
Ausbildung mit Singen, Tanzen, Theater, Instru-
mentalspiel und interkultureller Erziehung.
Das Orff-Schulwerk ist Unterrichtsprinzip und
Leitfaden fiir das Curriculum vom Kinder-
garten und der Grundschule bis zur 8. Klasse.
Im Rahmen des , Intern Programm® hospitier-
ten und unterrichteten dort zu dieser Zeit auch
Studentinnen aus Australien, Spanien, Finn-
land und aus Chicago. Durch die Betreuung der
Interns wird der Unterricht stets reflektiert.
Eine Vielfalt neuer Ideen kommt durch diese
Studentinnen hinzu.

From the International Orff-Schulwerk Forum Salzburg

Network associated schools and
institutions

The network of Associated Schools and Institutions
of the International Orff-Schulwerk Forum Salz-
burg (IOSF) invites its members to professional en-
counters and discussions on contents and methods.
These can lead to classroom observations and inspi-
ration. We received two short reports from Germany
and Finland on such observations.

In November 2016, I had the opportunity to visit the
San Francisco School (SFS), a private Montessori
School and associated School of the International
Orff-Schulwerk Forum Salzburg (IOSFS). For one
week I observed music lessons from preschool to the
8th grade. The highly dedicated three music teachers
Sofia Lépez-Ibor, Doug Goodkin and James Harding
offer music lessons influenced by their long-lasting
experience and enriched by their knowledge about
Jazz, Classical Music and World Music.

Four students from Australia, Spain, Finland and
from Chicago participated in the School’s Intern
Program from September to December. Together
we reflected on music lessons and exchanged ideas
and experiences on Orff-Schulwerk. Students and
teachers of SES prepared a benefit concert for the
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Gliicklicherweise konnte ich das Afrika-Kon-
zert mit Dr. Kofi Gbolonyo und Schilern und
Lehrern der SFS erleben, bei dem im Musikun-
terricht und in der ,,Ghana-Group" erarbeitete
afrikanische Lieder, Kinderspiele und Tinze ge-
zeigt wurden. Vor dem Konzert fand im Musik-
saal der Schule ein Workshop mit Dr. Kofi Gbo-
lonyo fiir Musiklehrer aus der Region statt, die
meisten Teilnehmer haben bereits mehrere Level
Courses besucht.

Der Musikunterricht an der SFS ist gepragt
durch die drei hochprofessionellen und engagier-
ten Musiklehrer, die ihre jahrzehntelange Erfah-
rung, spezielle Begabungen und ihr Interesse
fiir Musik anderer Kulturen in einen detailliert
vorbereiteten Musikunterricht einfliefden lassen.
Bereichert mich als Grundschullehrerin an einer
staatlichen Regelschule eine Hospitation an
einer teuren Privatschule in Kalifornien?

Ja! Die geringe Gruppenstirke und die instru-
mentale Ausstattung sind zwar an staatlichen
Schulen nicht realisierbar, aber der musikpéida-
gogische Ansatz des Orff-Schulwerks von der
Vorschule bis zur Abschlussklasse tiberzeugt.

Der lebendige Austausch iiber Musikprojekte,
Unterrichtsprinzipien und Herausforderun-
gen sollte in der Vernetzung der assoziierten
Schulen noch stiarker genutzt werden.

Barbara Kling

From the International Orff-Schulwerk Forum Salzburg

school’s aid project in Africa with Dr. Koft Gbolonyo
from Ghana. They performed songs, dances and
children’s games. Fortunately I was invited to par-
ticipate in the workshop for music teachers before
the concert.

For me as a teacher at a public school is it worth-
while observing music lessons at a private school in
California with high tuition?

I say: Yes! The exclusive situation of teaching small
groups of students and the music equipment is not
available in public schools. But to see 3 to 15 years
old children and students singing, dancing, playing
instruments convinced me (once more) that music
and dance education according to the Orff-Schul-
werk approach enriches the development of the
personality and the students’ lives.

It would be an enrichment if more teachers
from the associated schools and institutions
took actively part in the network and the lively
exchange.
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Visit from Finland to Thailand

Notes on the visit of a group of teachers from the Art Kindergarten Konsti and the JaSeSoi
from Finland to the Thai Art Kindergarten Jittamett in Bangkok, Thailand

In January/ February 2017, we — six ladies from the art kindergarten KONSTI in Kevara, and members of
JaSeSoi, the finish Orff-Schulwerk Association — undertook an exciting trip to Thailand to visit the famous
Jittamett School, one of the first associated schools of the IOSFS. We enjoyed a very kind and warm welcome
to Jittamett-Kindergarten in Bangkok. Both adults and children made us feel at home, even if we were far
away from Finland. Thank you, Friends! We are anxiously waiting for your visit to the Kindergarten Konsti,

Finland.

In the picture: Heli Raatikainen, Krongtong Boonpra-
kong, Hanne Nyman, Maarit Lavas, Aija Iivanainen,
Soili Perkié and Marja Suomela.

We were given a possibility to take part in the lessons,

not only as visitors, but as members of the group. The
joy we found was beyond any words. Ideas we get to
experience were better than any other souvenirs we
could imagine.

Many wonderful projects of the recent years of Jittamett
were shared with us with pictures and speech. It was
like a trip to the world of creativity, art and lifelong
learning.

We left behind a little piece of Finland: our traditional
instrument the “Kantele”. We hope it will be brought to
life also in Jittamett, so Finnish and Thai traditions will
meet in as joyful way as our visit was.

Maarit Lavas (see p. 78),
KONSTI Kindergarten, Kerava, Finland
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Jahrestagung / Convention 2017

*k K

*k ¥

Die diesjahrige DENK-WERKSTATT des Internationalen Orff-Schulwerk Forum Salz-
burg (IOSFS) ladt Vertreter der nationalen Orff-Schulwerk Gesellschaften und der
Assoziierten Schulen und Institutionen (ASI) dazu ein, sich in theoretischer wie auch
praktischer Weise mit den moglichen Beziehungen des Orff-Schulwerks zur Kunst
seiner Entstehungszeit — also der klassischen Moderne — auseinander zu setzen.
Eine vertiefte Aufarbeitung des Themas sowie ein Bericht iiber die Tagung wird im
nichsten Winterheft 2017 von ORFF-SCHULWERK HEUTE zu lesen sein. Auch das
nachste gemeinsame Projekt der Assoziierten Schulen und Institutionen (2017-2018)
wird sich mit dieser Thematik befassen.

This year’s THINK TANK of the Internationalen Orff-Schulwerk Forum Salzburg IOSFS
invites delegates from the national Orff-Schulwerk Associations (OSAs) and Associated
Schools and Institutions (ASIs) to look in theory and in practice into the possible relationship
between Orff-Schulwerk and the arts at the time of the Schulwerk’s origin.

A profound discussion of the theme together with a report on the convention can be found
in the next winter issue of ORFF-SCHULWERK HEUTE. The joint project of all the ASIs (2017~
2018) will also deal with this theme.

Barbara Haselbach und Shirley Salmon

International
Orff-Schulwerk Forum
Salzburg
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Ein Konigreich fir ... einen Esel!
Kinder im Orff-Zentrum Minchen

JOHANNES SCHINDLBECK

I-ahhh!! Durch viele Werke Carl Orffs zockelt er:
der Esel. Im Sommernachtstraum wird der Weber
Zettel in ein Langohr verwandelt, im Weih-
nachtsspiel irrt die Heilige Familie mit einem
Esel durchs Gebirg), in der Weihnachtsgeschichte
blinzelt er auf das neugeborene Jesuskind nieder,
in der Klugen wirbelt er reichlich Staub auf —
und so verwundert es nicht, dass er jetzt auch im
Orff-Zentrum Miinchen seinen groflen Auftritt
hatte.

Wie's dazu kam? Ende letzten Jahres kontak-
tierte Elena Bedtke, Lehrerin am Theresi-
en-Gymnasium Minchen, das Orff-Zentrum
Miinchen. Sie behandelte gerade in ihrer finf-
ten Klasse Carl Orffs Mirchenstick Die Kluge
und wollte mit den Schiilern die Aufzeichnung
einer Marionettentheaterversion ansehen. Der
aufgeschlossene Leiter des Orff-Zentrums Miin-
chen, Dr. Thomas Rosch, verwies die Lehrerin
an mich. Im Rahmen eines vorbereitenden Ge-
sprachs entschieden wir, weniger das passive
(filmische) Erlebnis in den Mittelpunkt eines
Besuchs zu stellen, als mehr das aktive.

Nach einem vorbereitenden Schulbesuch, bei
dem ich mir einen ersten Eindruck von Musika-
litdt und Personlichkeit der Kinder verschaffen
konnte, kam ich mit der Lehrerin iiberein, (nicht
zuletzt aus zeitlichen Grinden) die finfte Szene

der Klugen in den Fokus zu riicken. In dieser
Szene dreht sich alles um einen Esel: Da ergau-
nern sich nimlich Mauleselmann und Strolche
ein kleines Langohr, indem sie mit ihrem Possen-
spiel den Kénig nach Strich und Faden tiber den
Tisch ziehen. Schon dieser kurze Handlungs-
abriss lasst eine Fiille von Aktivitatspotenzial
aufblitzen: mannigfaltige, von Kindern nach-
vollziehbare Emotionen (Freude bis Trauer);
etliche musikalische Ausdrucksmittel (Volkston
bis rhythmische Sprache); zahlreiche korperli-
che Aktionen (Tanz bis Schligerei) und nicht
zuletzt acht Figuren unterschiedlicher Couleur
(Konig bis Strolch) — das Ganze also eine wahre
Ideenfundgrube.

Der im Dezember vorausgegangenen Zusammen-
arbeit mit Kristina Gerhard vom Orff-Museum
Diessen sollte nun umgekehrt eine Kooperation
des Museums mit dem Orff-Zentrum folgen.
Und so steckten Frau Gerhard und ich die Kopfe
zusammen, um den Rahmen der zwei Work-
shop-Stunden abzustecken und mit Inhalten zu
fiillen. Dabei war uns von vornherein klar, dass
wir die Kinder sowohl zu szenischer Aktion wie
auch zu musikalischer Kreation und optischer
Gestaltung anregen, sie aber gleichwohl exem-
plarisch mit anderen Sichtweisen dieser Szene
konfrontieren wollten. Kurz gesagt: Es galt, den
Elfjihrigen einerseits einen (Spiel-)Raum zu
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offnen, in dem sie sich selbst musikalisch, bild-
nerisch und theatral ausdriicken konnten, ihnen
andererseits aber auch Fakten zu Orffs Werk zu
vermitteln. Blieb nur die Frage: Wie das alles in
120 Minuten packen? Nun, immerhin waren
die Basiselemente des Workshops, angelehnt
an Orffs musiké-Gedanken ,,Musik — Sprache —
Bewegung®, schon fix: Musik, Sprache, Bewe-
gung sowie Ausstattung. Und genau diese Ele-
mente fiillten wir mit Inhalten und gaben ihnen
eine Struktur.

In der Praxis sah das folgendermafien aus:
Die dreifligképfige Klasse wurde - je nach Inte-
resse — bereits im Vorfeld von den beiden beglei-
tenden Lehrerinnen (Frau Bedtke und Frau Lind-
ner) in drei Gruppen aufgeteilt, und zwar in eine
Musikgruppe, eine Bithnenbild- / Kostiimgruppe
und eine Inszenierungsgruppe. Als die Klasse
dann im Orff-Zentrum eintraf, wurden nur noch
Namensschilder ausgeteilt, und los ging's!

Eine Gruppe arbeitete am Thema Bithnenbild
und Kostiime. Hierzu wurden ihr fiir das Sze-
nenbild ein Biithnenbildkasten sowie zur Gestal-
tung der Kostumfigurinen Kérpersilhouetten an
die Hand gegeben. Erganzt wurden diese Basics
durch eine Fiille von Stoffen und Materialien:
Streichholzschachteln, Tonkarton, Wolle, Holz
usw. Um die Arbeit der einzelnen Teilnehmer zu
fokussieren, erhielten sie aufRerdem zwei kurze
Fragebogen zu Bithnenraum, Figurencharakter,
Farbwahl usw.

From the Orff-Zentrum

Derweil sich diese Gruppe mit der Ausstattung
der Szene auseinandersetzte, beschiftigte sich
das zweite Drittel mit deren Musik. Hier durf-
ten sich zunichst alle aus einem Ficher von
Instrumenten, die grofitenteils in Orffs Parti-
tur vorkommen, eines auswihlen. Ziel war, die
Schiiler — mithilfe bildhafter, markanter Begriffe
des Szenentextes (Konig, Esel, streiten, Jubel ...)
— dazu zu bringen, eine eigene Klangwelt zu er-
arbeiten, die letztlich zu Carl Orffs Sprach- und
Klangwelt hinfiihren sollte.

Weil es dem klugen Bauernmadchen ge-
lingt, die drei Ratselfragen des Kénigs zu
l6sen, nimmt dieser sie schnurstracks zur
Frau. Er selbst ist aber nicht gar so clever,
denn er bringt den Eselsmann mit einer
Fehlentscheidung um ein neugeborenes
Fiillen. Als die Kénigin dem Betrogenen
heimlich zu Hilfe kommt, wird sie von
ihrem Mann entdeckt und augenblick-
lich vor die Tiir gesetzt — lediglich das ihr
Liebste darf sie in einer Truhe mitneh-
men. Geschickt verabreicht die Konigin
ihrem Mann Schlafpulver, packt ihn in
die Truhe und zieht mit ihm von dannen.
Als der Konig schliefflich am néichsten
Morgen erwacht, erkennt er voller Begeis-
terung, nicht nur eine ungemein kluge,
sondern vor allem ungemein liebende
Frau zur Seite zu haben.
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Und jetzt trottete endlich auch der Esel auf die
Bithne. Der dritten Gruppe ndmlich oblag der
theatrale Part des Workshops. Es galt, in rund
vierzig Minuten die (gekiirzte) Szene auf die
Biihne zu hieven. Dass man dabei auf Kostiime
fast gidnzlich verzichten musste, war der Plas-
tizitdt des Spielens eher noch forderlich; der
Spielerin des Esels wurde beispielsweise nur
eine Miitze iibergezogen, an der zwei ellenlange
Ohren befestigt waren. Und dass in der Szene
sechs statt nur drei Strolche vorkamen, machte
deren rhythmisierte Eingangsrufe ,,Gericht,
Gericht, Gerechtigkeit! Wir wollen nur Gerech-
tigkeit!“ nur umso kerniger.

Nachdem die Schiiler in minimaler Zeit ma-
ximalen Einsatz gezeigt hatten, traf man sich
gespannt zur gegenseitigen Prdsentation.
Die Musikgruppe zauberte Szenenkldnge, die
in Sekundenschnelle akustisch Kerkermeister,
Esel, Nachtstimmung u. a. vor dem inneren Auge
erstehen lieflen. Die Kostiimbildner erweckten
ihre Figuren nicht nur durch Farbe visuell,
sondern durch Verwendung von Stoffmustern
auch haptisch. Der Bithnenbildner préasentierte
ein Bithnenbild, das — ohne sein Wissen — Orffs
Vorstellung einer Simultanbiihne schon sehr
nahe kommt. Und nicht zuletzt durfte das Lan-
gohr nochmal auf die Bithne, um eine deftige
Balgerei auszulosen. Akzentuiert und vertieft
wurden die Prasentationen jeweils durch Blicke
in die , Schatzkiste* des Orff-Zentrums: Es gab
eine handschriftliche Skizze zur Eselsszene zu
sehen, originale Bithnen- und Kostiimbilder
(asiatischer und européischer Farbung) und

From the Orff-Zentrum

abschlieflend zwei Filmsequenzen der Szene —
eine mit realen Darstellern und die Marionetten-
theaterfassung.

Um das Erlebnis abzurunden, wurde schlieRlich
— anhand eines grof{formatigen Kluge-Comics —
die Handlung von Orffs Werk gemeinsam zu
Ende erzihlt.

Reaktionen? ,Viiiel zu kurz!“ war der einzige
Kritikpunkt der Schiiler. Klar, man kénnte mit
mehr Zeit die Gruppenarbeiten noch kombinie-
ren oder intensiver mit Orffs Musik arbeiten
oder richtige Kostiime improvisieren oder, oder,
oder. Aber ist das eigentlich nicht eine wun-
derbare Option fur einen nichsten, vertieften
Durchgang dieses Workshop-Konzepts? Auf bald
also im Orff-Zentrum Miinchen!
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Hexengebrau — Eine AuffGhrung nach
Carl Orffs Ludus de nato Infante mirificus

Kr1sTINA GERHARD

40 Kinder zwischen drei und sechs Jahren,
Musik und Text aus Carl Orffs Weihnachtsspiel,
sieben Probentermine, eine Vorstellung vor
Publikum, Rhythmus- und Melodie-Instru-
mente aus dem Orff-Schulwerk, zwei angehende
Musiktheaterpiddagogen und sieben engagierte
Erzieherinnen - das waren die Ingredienzien
des Hexentranks, der in der Vorweihnachtszeit
in einem Kooperationsprojekt mit dem Frébel-
Kindergarten in Hechendorf und dem Carl Orff -
Museum gebraut wurde.

Zwar kommt im Weihnachtsspiel gar kein
Hexentrank vor, sondern eine Kristallkugel,
in der die Hexen Maria und Josef beobachten,
wie sie sich auf ihre beschwerliche Reise nach
Bethlehem machen. Es gibt eine Weissagung,
nach der Marias Kind als Messias auf die Welt

kommen und die bésen Krifte besiegen wird.
Daher legen die Hexen, die eben jene bosen
Krifte verkérpern, sich michtig ins Zeug, um
Maria und Josef vom Weg abzubringen: Sie schi-
cken Weghexen, um die Wanderer durch Fall-
stricke und andere Hindernisse zu Fall zu brin-
gen; Wetterhexen sollen die beiden durch heftige
Schneestiirme vom Weg buchstablich wegbla-
sen. Doch es hilft alles nichts: Maria, von Gott
geschiitzt, geht unbeirrbar ihren Weg. Der endet
zwar zunichst nur in einem Stall. Doch selbst
dort finden sie Schutz vor den bésen Michten,
und das Jesuskind wird geboren.

Auch wenn die Hexen keinen Trank brauen, so
erwies sich dieser Vorgang doch als geeignetes,
weil konkretes Bild, um mit den Kindern in die
Welt der Hexen einzutauchen und die spieleri-
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sche Energie in die richtigen Bahnen zu lenken.
Die grofite Herausforderung war, in der Kiirze
der Zeit herauszufinden, welches Kind sich fiir
welche Rolle eignet: Wer traut sich, laut vor
Publikum zu sprechen? Wer hat Lust, eine freche
Hexe zu spielen? Wer muss unbedingt ein Engel
sein? Wer ist besonders geeignet, ein Musik-
instrument zu spielen?

Das alle und alles verbindende Element zwi-
schen den unterschiedlichen Rollen, dem ge-
sprochenen Text und dem szenischen Spiel, war
immer die Musik. Jede Probe begann mit einem
klingenden Ton, der von Kind zu Kind weiter-
gegeben wurde. Und immer wieder erstaunlich:
Alle 40 Kinder wurden ganz ruhig, sallen mit
groflen Augen da und horten aufmerksam zu.

Nach dieser Einstimmung wurde gemeinsam
musiziert — Teile der Originalmusik und Weih-
nachtslieder wurden gesungen, einige Textstel-
len (z. B. ,Plaudite”) rhythmisch gesprochen und
beides mit Orff-Instrumenten begleitet. Auch
der gesprochene Text, bei Orff stark rhythmisch
geprdgt, war durch den Einsatz von Pauken-
schlagen klar strukturiert und rhythmisiert.
So wurde der musikalische Bogen im Sinne von
Orff — Sprache, Musik und Bewegung bilden
eine Einheit — vom Auftritt der Hexen bis zum
»Gloria“-Gesang der Engel geschlagen.

Das Ergebnis war ein kleines Musiktheaterwerk
mit einfachen Mitteln, das sowohl die Kinder,
als auch siamtliche Erwachsene — sei es Mitge-
stalter oder Publikum — begeisterte.

From the Carl Orff Museum

In einem Zauberspiegel sehen Hexen das
Heilige Paar im Gebirge unterwegs. Um die
werdende Mutter ins Verderben zu stiirzen
und damit die Geburt des Jesuskindes zu ver-
hindern, entfachen sie einen Schneesturm.
Funf Hirten retten sich vor dem Unwetter er-
schopft in eine Hohle; eben noch haben ihrer
zwei dem verirrten Paar den Weg zu einer
Hiitte gewiesen. Kaum sind die erschépften
Hirten eingeschlafen, als sie wieder hoch-
schrecken: Von einem wundersamen Kind
traumte ihnen, geboren von eben der Frau,
der sie vor kurzem halfen. Als die Nacht auf-
klart, machen sie sich erwartungsvoll auf den
Weg, das Neugeborene zu sehen. Die Hexen
aber toben tiber das Misslingen ihres Plans;
und wihrend sie sich zdhneknirschend trol-
len, verkiinden himmlische Stimmen die
Geburt des Erlosers.
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Fiir Musik begeistern!

Musikalisch aktiv mit jeder Seite
Spielerisch alle Kompetenzen erreichen

Musikunterricht flexibel und abwechslungsreich
gestalten

Schnelle Planungshilfen — auch fir Fachfremde

Schliissig und flexibel:
Der Doppelband fir
die Jahrgangsstufen 1 und 2

Strukturiert und ergiebig:
Die Einzelbinde fiir die
Jahrgangsstufen 3 und 4

- It
Weitere Informationen und entdecke dle We
Probeseiten finden Sie unter
www.grundschulklick.de/fidelio.




Wenn Sie diese QR-Codes scannen,
landen Sie direkt auf der Internet-Bestellseite:
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33 musikalische Glickwinsche
Band 1 der Reihe , Anlasslich ...”

Liederbuch Best.-Nr. 065 * € 12,90
Audio-Paket (Download)
Best.-Nr. 999065 « € 9,90
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Vorhang auf — FIDULA 6ffnet mit der Reihe ,, Anlasslich ...”
seinen grofen Liederschatz. Zusammengestellt zu verschie-
densten Themen und Anlédssen — mit diesen Liederbiichern
erleichtern wir Thnen die tagliche Arbeit. Kein Suchen mehr
nach dem passenden Lied: Hier FINDEN Sie!

Band 1 der Reihe , Anlasslich ...” préasentiert eine breite Palette an
Sticken rund ums Thema , Geburtstag”: 33 Lieder und Kanons bieten
stilistische Vielfalt mit bekannten und neu zu entdeckenden Melodien
zahlreicher renommierter Autoren:

Uli Fihre, Wilhelm Keller, Liselotte Rockel, Tjark Baumann u. v. a. Gelwrkstagslieder

Mochten Sie mit der Schulklasse oder in der Kita einem Geburtstags-
kind gratulieren und dabei alle Kinder mit Instrumenten einbinden? Auf einer
Feier oder einem Jubildaum soll ein besonderer Geburtstagsgrul® angestimmt
werden, den man nicht schon ,tausendmal” gehort hat? Der Verein, die Tanz-
gruppe, der Chor mochte ein mehrstimmiges Standchen auffiihren? ... i
24.
Zu diesem Band ist als Einstudierhilfe ein Audiopaket mit Einspielungen aller \
Lieder erschienen, das Sie sich bequem auf Ihr Wiedergabegerat herunterla-
den kénnen.

Inhalt: Happy Birthday to you ® Hoch soll er leben ¢ Geburtstagsspiel ® Zum Geburtstag kom-
men wir ® Wenn ein Kind Geburtstag hat ® Wir wiinschen dir aus Herzensgrund ® Sag mal,

ist es wirklich wahr e Viel Gliick heut zum Geburtstag ® Und wieder ist ein Jahr vorbei ® Stand-
chen e Kraht der Hahn friih am Tage  Happy Birthday Swing e Es ist ja wie verhext ¢ Auld lang
syne e Gliick, Gliick, Glick e Ein Kilo Gliick ® Alles Gute e Die Tiere sind die Gaste  Das Lied
vom Feste feiern e Viel Gliick und viel Segen e For he’s a jolly good fellow e Verspatet kommt
mein Festtagsgrul® u. a.

ot aen

30.

Audiopaket Liederbuch P;.w v - ww. T de




KlangKarton

Das Kinder- und Jugendprogramm
der Stiftung Mozarteum Salzburg
in der Saison

I ‘ L STIFTUNG

N |

SALZBIRC
Mittendrin... im Geschehen. Zuhoren, lauschen, mitmachen — die Konzerte laden Kinder bis 3 Jahre
zu einer musikalischen Reise in die Welt der Klinge ein und werden als Familien- und Krabbel-
gruppenkonzerte angeboten.

K

T

In Kooperation mit dem Orff Institut der Universitdt Mozarteum Salzburg.

Mal ganz still und lauschend, dann wieder tanzend und in Bewegung — bei den Lausch-Konzerten
konnen Kinder ab 4 Jahren Kammermusikkonzerte ganz nah an der Musik und den Musiker*innen
erleben, als Familien- oder Kindergartenkonzert.

Die berithmten Mozart-Museen bieten reichlich Gelegenheit, sich mit Wolfgang Amadé Mozart
bekannt zu machen. Gleich drei Museen laden zum Entdecken ein: Mozarts Geburtshaus, das
Mozart-Wohnhaus und auch die Mozart Ton- und Filmsammlung sind einen Besuch wert.

Neu im Programm sind die Tea Time Concerts — Museumskonzerte fiir Kinder ab 8 Jahren im
Tanzmeistersaal des Mozart-Wohnhauses. Mitglieder des Mozart Kinderorchesters unterhalten die
Giiste mit musikalischen Kostlichkeiten, zum Teil auf Mozarts Originalinstrumenten und inklusive
,Tea and Biscuits“.

Information und Anmeldung
Tel. +43-662-88 940 29, klangkarton@mozarteum.at

Wissenschaft

Konzerte
Museen

Das Programm unter www.mozarteum/klangkarton
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