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„Die Tradition des Fortschritts und der Fortschritt der Tradition“ 
ist der Titel des Erfahrungsberichts, den Dieter Schnebel für die 
Festschrift zu seinem 60. Geburtstag schrieb. Auch in seinen 

progressivsten Stücken arbeitete er bewusst mit traditionellen 
musikalischen Gedanken und ebenso deckte er in einigen seiner 

schönsten Kompositionen einfühlsam Momente von Avantgarde in 
älterer Musik auf. Das Konzert widmet sich vor allem seinen Zyklen 
Re-Visionen I und II und stellt zweien dieser Stücke originale Kam-
mermusik von Robert Schumann und Richard Wagner gegenüber.  

Einen Ausblick bilden Kompositionen von Schnebels 
Weggefährt*innen und Schüler*innen sowie von Studierenden der 
UdK, sowie eine 2019 vom Ensemble Die Maulwerker entwickelte 

Fassung seiner Konzept-Komposition MAULWERKE.

Mit freundlicher Unterstützung von



Dieter Schnebel
(1930-2018)

Robert Schumann 
(1810-1856)

Dieter Schnebel
(1930-2018)

Tradition II2 , Lieder ohne Worte (1980/86)
	 1. Sing-Sang
	 2. Rufe
	 3. Expressiones

Marina Kerdraon-Dammekens, Sopran
Ariane Jeßulat, Klavier

Wiegenlied am Lager eines kranken Kindes op. 78 Nr. 4
für Mezzosopran, Bariton und Klavier (1849)

Marina Kerdraon-Dammekens, Sopran
Johannes Schultz, Bariton
Ariane Jeßulat, Klavier

Schumann-Moment aus Re-Visionen II 
für Stimmen, Harfe und Schlagzeug (1989)

Magdalena Motyl, hoher Sopran 
Johannes Schultz, Bariton
Marina Kerdraon-Dammekens, Mezzo-Sopran
Sabrina Ma, Vibraphon
Vanessa Wagner, Harfe
Elisabeth Freyburg-Scharnick / Mathilde Matzeit / Maria Hector 
David Hagen / Jan-Lukas Willms / Yannic Rösch, kleiner Chor
Leitung: Matthieu Stepec
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Schumann-Moment (2018)
Arbeit von Studierenden der UdK mit Bezug auf Schnebels 
„Schumann-Moment“

Steven Müller, Justin Remfrey, Klavier
Mathilde Matzeit – Stimme, Innenklavier
Luana Lindner – Stimme, Geräuschinstrumente
Karla Röttger – Stimme, Geräuschinstrumente
Yannic Rösch – Stimme 

Liederkreis op. 24 (1840)

	 Nr. 4 Lieb Liebchen, leg�̀s Händchen
	 Nr. 5 Schöne Wiege meiner Leiden  
	
Johannes Schultz, Bariton
Ariane Jeßulat, Klavier

Kinderszenen op. 15 (1838)
	 12. Kind im Einschlummern

Haruka Izawa, Klavier

Auguri (1987-93)
	 61 4-Klänge für Juan Allende-Blin“  
	 68 Mehrklänge für Carla Henius (Nr. 2)
	 69 + 11 + x touches für John Cage (Epilogo)

Daniel Ott, Klavier

PROGRAMM
Steven Müller

Robert Schumann 
(1810-1856)

Robert Schumann 
(1810-1856)

Dieter Schnebel
(1930-2018)



Robert Schumann 
(1810-1856)

Dieter Schnebel
(1930-2018)

Richard Wagner 
(1813-1883)

Carnaval op. 9
	 13. Chopin. Agitato 

Daniel Ott, Klavier

Kinderszenen op. 15 (1838)
	 13. Der Dichter sprcht

Haruka Izawa , Klavier

--- PAUSE ---

Wagner-Varianten I und II für Klavier (2015)

Ariane Jeßulat, Klavier 

Fünf Gedichte von Mathilde Wesendonck für eine 
Frauenstimme und Klavier (1857/58)
	 Im Treibhaus

Magdalena Motyl, Sopran
Maria Hector, Klavier 



Re-Visionen I4: Wagner-Idyll für Kammerensemble und 
Singstimme ad. lib. (1980)

Malin Sieberns, Alt-Flöte
Yannic Rösch, Saxophon
Julian Hennel, Trompete 
Sabrina Ma, Trompete 
Vanessa Wagner, Harfe
David Hagen, Harmonium 
Maxim Shcherba, Viola
Till Münkler, Violoncello 
Magdalena Motyl, Sopran
Leitung: Matthieu Stepec

„LEVE“ (1993)
	 COSI

Ensemble COSI: 
Ethel Belinski – Dorabella, Sunan Gu – Fiordiligi, 
Thilo Drugowitsch – Guglielmo, Stellan Veloce – Ferrando, 
Dariusz Khosroshahian – Alfonso

Einstudierung: Caroline Scholz Ott, Tobias Müller-Kopp, Daniel Ott
Kostüme: Sabine Hilscher

MAULWERKE (1968-74, Fassung 2019) 

Ensemble Die Maulwerker: 
Ariane Jeßulat, Henrik Kairies, Christian Kesten, Katarina Rasinski, 
Steffi Weismann

	 Programm und Konzept: Ariane Jeßulat und Daniel Ott
	 Assistenz: Mathilde Matzeit und Joaquín Macedo
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Hans Wüthrich 
(1937 - 2019)

Dieter Schnebel
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Dieter Schnebel: Weitergeben
Die Nähe zu Robert Schumann zeigt sich bei Schnebel nicht so sehr in äußerlichen 
Ähnlichkeiten als vielmehr in der musikalischen Grundhaltung. Wenn in seinen Liedern 
ohne Worte die Gesangsstimme mit dem Klavier zunächst derart zu verschmelzen scheint, 
dass man kaum merkt, wessen Stimme zu hören ist, die des Klaviers oder die der Sängerin, 
wenn sich in emotionaler Auseinandersetzung schließlich die Persönlichkeiten von Gesang 
und Klavier herausschälen, um sich im letzten Teil, nach Beschwörungen, Obertongesang, 
Pfeifen, Röcheln und vielfachen Varianten klingenden Atmens, im vollen Umfang ihrer 
Möglichkeiten zu artikulieren, dann klingt es im Verlauf des musikalischen Prozesses mehr 
nach Schumann als nach Mendelssohn, von dem der Titel entlehnt wurde.
Das Schumann-Moment (1989) aus dem Zyklus Re-Visionen II, hat Schnebel selbst am 
schönsten beschrieben:
„Die Stücke des Zyklus Re-Visionen II […] heißen jeweils „… Moment“ und beziehen sich 
auf besondere Augenblicke der Musik Mahlers, Mozarts, Verdis, Schumanns (welche, die 
mir auch persönlich und emotional viel bedeuten). Es sind stets nur wenige Takte, und sie 
kommen aus besonderen Zusammenhängen:
[…] oder ein undeutlicher, verwackelter Rhythmus, um einen Ton kreisend, ebenso vage 
Melodien und Klänge darum herum, je in eigenen Zeitmaßen und nicht recht zusammen; 
eine zunehmende Periodisierung und Synchronisierung und im Moment der Klärung eine 
Passage aus Schumanns Wiegenlied für ein krankes Kind – wonach die Musik wieder in 
Fantasien verschwimmt.
Die Momente selbst aber sind Erscheinungen, wo Bekanntes unvermittelt und fast 
zauberhaft entgegentritt und so leicht überwirkliche Präsenz gewinnt – wie eben im 
Augen-Blick einer unerwarteten Begegnung.“1

Neben dieser „unerwarteten Begegnung“ hat das Wiegenlied für Schnebel eine ganz 
besondere Bedeutung. Abgesehen davon, dass er spätestens seit den frühen 80-er Jahren, 
z.B. im Finale der Kantate Jowaegerli (1982/1983) immer wieder Wiegenlieder komponiert 
oder in größere Werke eingeflochten hat, hat er auch in seinem großen Aufsatz über 
Schumann „Rückungen – Verrückungen“ das Lied „Schöne Wiege meiner Leiden“ aus Op. 
24 als kennzeichnend für einen Zustand der Verrückung in eine „unsichere Zwischenzeit“ 
hervorgehoben und gesondert besprochen. Als vermutlich für Schnebel wichtigstes 
Wiegenlied von Robert Schumann wird „Kind im Einschlummern“ aus den Kinderszenen 
Op. 15 zu hören sein.
Um Zwischenzeiten und -räume geht es auch in Schnebels Kompositionen, die auf Richard 
Wagners Musik bezogen sind: Das Wagner-Idyll (1980) ist eine Bearbeitung des 
Karfreitags-Zaubers aus dem Parsifal, zu dem Schnebel Mischklänge und Geräusch-Spuren 
hinzugefügt sowie Verrückungen von Stimmen in widerständige Instrumentalregister 
vorgenommen hat, um die Klänge gegenüber der ohnehin nur sanft führenden 



Dieter Schnebel: Weitergeben
harmonischen Logik noch stärker in den Raum zu setzen, wobei das Original selbst wie 
hinter einem die Wahrnehmung intensivierenden Schleier erklingt.
In den späten Wagner-Varianten (2015) hat Schnebel in Versatzstücke aus Isoldes 
Liebestod Verlängerungen, Geräuschklänge und vor allem die Erinnerung schärfenden 
Pausen, „Stillen“, gesetzt, die tatsächlich einem so tief im allgemeinen Bewusstsein 
verankerten Stück Musik noch eine neue Frische geben können, ohne das Original zu 
verzerren. Da auch der Tristan selbst „vorgefertigtes Material“ enthält, nämlich das 
Wesendonck-Lied Im Treibhaus, wird dies erklingen, um die Spur des Weitergebens auch 
schon bei Wagner selbst zu zeigen. 
Dass auch Robert Schumann Musik anderer durch sein Komponieren „weitergibt“ zeigt die 
Miniatur „Chopin“ aus Carnaval Op. 9. Vielleicht war diese Art der momenthaften 
Hommage sogar ein Vorbild für Dieter Schnebels „-Moment“-Kompositionen.
Zur Durchdringung von Kunst und Biografie bei Dieter Schnebel gehören sicher die 6 
Klavierstücke des Zyklus Auguri (1987–93), in denen er in Form kleiner, virtuoser 
Klavieretüden Geburtstagskomposition für befreundete Musikerinnen und Musiker 
komponierte und diese auch in der Musik ein wenig charakterisierte. Im Epilogo, dem 
letzten Stück findet nicht nur eine Hommage an John Cage statt, sondern gleichzeitig eine 
Allusion an das letzte Stück von Schumanns Kinderszenen Op. 15 Der Dichter spricht.
Mit Hans Wüthrich war Dieter Schnebel seit den späten 60-er-Jahren befreundet. Im 
Umgang mit Szene und Stimme gibt es viele Querverbindungen im kompositorischen 
Schaffen der beiden.  LEVE (1992) von Hans Wüthrich verknüpft in loser Weise 
verschiedenste multimediale und musiktheatrale Einfälle, von denen einige auf das 
wunderschöne Gedicht Leve, leve muito leve von Fernando Pessoa zurückgehen. COSI aus 
LEVE ist die ca. 5 Minuten dauernde Kurzversion von Cosi van tutte, in welcher alle 
Textfragmente und Tonhöhen aus W.A. Mozarts Original abgeleitet sind. 
Den Abschluss des Abends bildet eine Neufassung von Dieter Schnebels Konzept-Stück 
MAULWERKE für Artikulationsorgane und Reproduktionsgeräte (1968–1975), einer 
enzyklopädischen Materialsammlung lautlicher Äußerungs- und Kommunikationsformen. 
Auf der Grundlage einer offenen Partitur hat das Ensemble Die Maulwerker seit 1995 
zahlreiche eigene Fassungen konzipiert und aufgeführt – die Fassung Maulwerke 2019 
erklingt in dieser Form zum ersten Mal.

1 Schnebel im Booklet zur CD RE-VISIONEN, Mainz 1998, 7.



Dieter Schnebel
Dieter Schnebel wurde am 14. März 1930 in Lahr/Baden geboren und starb vor einem Jahr 
am 20. 5. 2018 in Berlin. 1949 begann er ein Studium an der Freiburger Musikhochschule; 
zusätzlich besuchte er Vorlesungen Martin Heideggers an der Freiburger Universität und 
knüpfte engen Kontakt zu den Protagonisten der Kranichsteiner (heute Darmstädter) 
Ferienkurse für Neue Musik (Adorno, Varèse, Messiaen, Nono, Stockhausen, später Cage). 
Von 1952–56 studierte Schnebel evangelische Theologie (bei Karl Barth und Rudolf 
Bultmann), Philosophie und Musikwissenschaft (bei Walter Gerstenberg, Promotion über 
die Dynamik bei Schönberg) in Tübingen. Daran schloss sich eine Pfarr- und Lehrertätigkeit 
in Kaiserslautern, Frankfurt a. M. und München an. 1976 wurde eigens für ihn eine 
Professur für experimentelle Musik und Musikwissenschaft an der Hochschule der Künste 
in Berlin eingerichtet, die er bis zur Emeritierung 1995 innehatte. Die Arbeit als Theologe 
setzte Schnebel durch Predigttätigkeit an der Johann-Sebastian-Bach-Kirche und an der 
St.-Annen-Kirche in Berlin fort. Er verfasste zahlreiche musikwissenschaftliche Essays und 
Bücher, deren Themen von Bach über Beethoven, Schubert, Schumann, Wagner, Mahler 
und Debussy bis zu Cage und Kagel reichen. 
Anfänglich komponierte Schnebel strikt seriell: Stücke für Streichinstrumente 
(1954/55), dt 31,6 (1956–58), Compositio (1955/56). Die Ablehnung jeglichen 
Dogmatismus führte ihn zu experimentellen Konzept- und Prozesskompositionen, aus 
dieser Phase stammen Glossolalie 61 (1959/60), Das Urteil (nach Kafka, 1959) und 
Ki-No (1963/67), in denen er die Verwendung der Stimme um völlig neue Dimensionen 
vom Flüstern und Röcheln bis hin zum Schreien erweiterte. Außerdem entstanden 
kirchenmusikalische Werke (Für Stimmen …missa est) (1956-69), Dahlemer Messe 
(1984/87), Magnificat (1996/97), missa brevis (2000–02) sowie Bearbeitungen von 
Bach-Chorälen und Orgelwerke, darunter auch Stücke für den Kirchenpavillon der EXPO 
2000 und die documenta 2001. Durch die Gründung der experimentellen Musiktheater-
gruppe Maulwerker an der Hochschule der Künste systematisierte Schnebel sein nur 
teilweise auf den „Fluxus“ (réactions 1960/61, visible music 1960/62, anschläge-
ausschläge 1965/66) zurückzuführendes, offenes Werkkonzept, in dem Musiker zum 
unkonventionellen Einsatz ihrer Instrumente und Stimmen und zu Aktionen im Raum 
aufgefordert werden (Harley-Davidson für 9 Motorräder und Trompete 2000, Flipper für 
Spielautomaten, Darsteller, Instrumente und Tonband 2002/03). 



Dieter Schnebel
In jeweils mehrjährigen Kompositionsprozessen entstanden die Zyklen Maulwerke, 
Körper-Sprache, Schulmusik, Laut-Gesten-Laute, Museumsstücke, Schau-Stücke 
und Bachmann-Gedichte. In den Zyklen Re-Visionen (1972–92) und Tradition 
(1975–95), ferner in den auf die griechische Mythologie verweisenden Kammermusik-
werken der Reihe Psycho-Logia (u.a. Pan 1978/88 und Medusa 1989/93) entfaltete 
Schnebel neuartige Konzeptionen der Beziehung traditioneller und neuer, respektive 
experimenteller Musik. Zu Schnebels Schlüsselwerken zählen die Oper Majakowskis Tod 
- Totentanz (1989/97), das großangelegte Vokalwerk Ekstasis (1996/97/2001) und 
die monumentale Sinfonie X (1987/92/2004). 
1991 wurde Schnebel mit dem Lahrer Kulturpreis ausgezeichnet. 1999 verlieh ihm die 
Stadt Schwäbisch Gmünd den erstmals vergebenen Preis der Europäischen Kirchenmusik. 
Er war Mitglied der Akademie der Künste Berlin, der Freien Akademie der Künste Leipzig 
(beides seit 1991) und der Bayerischen Akademie der Schönen Künste (seit 1996). 
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Hans Wüthrich
Hans Wüthrich wurde am 3. August 1937 in Aeschi 
(Berner Oberland, hoch über dem Thuner See) geboren 
und starb am 20. März 2019 in Arlesheim (Dreiland-
Region Basel). Hans Wüthrich wuchs auf einem 
Bauernhof auf und konnte erst spät mit seiner 
musikalischen Bildung beginnen. Er studierte Musik- 
und Sprachwissenschaften sowie Philosophie an der 
Universität Zürich und promovierte 1973 mit der 
Dissertation „Das Konsonantensystem der deutschen 
Hochsprache“. Parallel studierte er Komposition bei 
Sandor Veress und bei Klaus Huber. Ab 1971 
unterrichtete er Phonetik an der Universitäten Basel 
und Zürich, ab 1985 Musiktheorie an der Musik-
hochschule Zürich/Winterthur.  
Der Linguist und Komponist Hans Wüthrich erfand für jedes seiner Musiktheater-, 
Orchester- und Kammermusik-Werke jeweils eine eigene, von niemandem je zuvor gehörte 
Sprache. Für die musiktheatrale Operette Das Glashaus (1974/75)  entwickelte er auf der 
Grundlage von jahrelangen lingustischen Untersuchungen eine neue psychophonetische 
Sprache, welche gesellschaftliche Kommunikations-Strukturen sehr präzis wiedergibt und 
die zu Grunde liegenden Machtverhältnisse schonungslos offenlegt. Hans Wüthrich war 
der persönliche Austausch und Diskurs mit befreundeten Komponierenden ein wichtiges 
Anliegen. Mit Dieter Schnebel verband ihn das Interesse an der Weiterentwicklung von 
Ausdrucksmöglichkeiten von Sprache und Stimme – im Lauf der Vorarbeiten z.B. für 
Maulwerke (1968 – 1974) und Das Glashaus standen die beiden in regem Kontakt. 
Die Orchesterstücke Netzwerk I – III (1982–1989) entstanden für Orchester ohne Dirigent. 
Als einer der ersten Komponierenden experimentierte Hans Wüthrich mit 
Kommunikationsmodellen, welche die hierarchische Funktion eines Dirigierenden 
überflüssig machten, und die Verantwortung für das musikalische Geschehen auf die 
beteiligten Orchester-Musiker aufteilte – in einem „kybernetisch sich selbst regulierenden 
Orchester“: Hans Wüthrich verstand seine künstlerische Arbeit nie als ausschliesslich auf 
Musik bezogen, sondern beispielsweise die Netzwerke als gesellschaftliches Modell für 
eine gerechtere Zukunft.  In seinen großangelegten Musiktheater-Zyklen Leve (1992) und 
Happy Hour (1994 – 1997) schliesslich verknüpft Hans Wüthrich in großzügigen 
musiktheatralen Bögen linguistische Experimente und poetische Passagen (u.a. auf 
Fernando Pessoa referierend) mit absurd-heiteren Einfällen, gesellschaftskritischen 
Tableaux und anarchischen Momenten. Hans Wüthrich war Mitglied der Akademie der 
Künste Berlin und wurde wiederholt für Vorträge und Workshops zu seiner eigenen Arbeit 
an die UdK Berlin eingeladen, zuletzt 2011 im Rahmen der KlangKunstBühne.
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Sven Müller

Steven Müller studiert derzeit im Lehramtsstudiengang 
Musik an der Universität der Künste Berlin. Den 
Schwerpunkt des Studiums bildete die Ausbildung im 
Bereich Jazz Klavier und Improvisation. 
Während seines Auslandssemesters am „Conser-
vatorium of Music“ in Sydney begann er sich 
außerdem zunehmend mit elektroakustischer 
Komposition zu beschäftigen und vertiefte sein 
Wissen über Improvisation sowie Neuer Musik. Im 
vergangenen Jahr erfolgte eine Profilierung im Bereich 
der Komposition experimenteller Musik, im Rahmen 
dessen er Seminare über Intonation, Orchestration 
und Satztechnik des 20. und 21. Jahrhunderts des 
Studiengangs Komposition belegte. 

Außerdem ist er gelegentlich im Bereich der Filmmusik Komposition aktiv. Das Stück 
Schumann-Moment entstand im Rahmen eines Satztechnik-Seminars und diente dem 
Studium der Kompositionstechniken Dieter Schnebels.

Matthieu Stepec
Geboren 1987 in Essey-lès-Nancy, studierte Matthieu 
Stepec Klavierpädagogik an der Hochschule für Musik 
Saar bei Prof. Jean Micault und Prof. Robert Leonardy, 
sowie an der Universität der Künste bei Prof. Heide 
Görtz. Darüber hinaus schloss er ein Masterstudium 
Musiktheorie ab in der Klasse von Prof. Ariane 
Jeßulat. Er tritt regelmäßig als Pianist auf, und 
versucht in seinen Konzerten neben klassischem 
Repertoire auch Improvisationen zu präsentieren. Er 
ist auch als Komponist tätig, und gewann in 2016 den 
2. Preis bei dem Kompositionswettbewerb „Neue 
Musik und China“ in Hamburg. Seit 2018 unterrichtet 
Matthieu Stepec Musiktheorie an der Universität der 
Künste Berlin, an der Universität Potsdam, sowie an 

der Humboldt Universität zu Berlin und an der Barenboim-Said-Akademie.
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Maulwerker
Die Maulwerker* gelten als Spezialist*en für vokale Experimente und die Performativität 
von Musik. Die Maulwerker in der heutigen Formation begegneten sich zwischen 1988 
und 1993 in den Klassen Dieter Schnebels an der damaligen Hochschule der Künste Berlin. 
Das Ensemble bestritt die Uraufführungen der wichtigsten musiktheatralen Werke 
Schnebels, die entweder im Probenprozess mit den Maulwerkern entstanden oder ihnen, 
wie Museumsstücke und MoMA, Schau-Stücke oder Kafka-Dramolette, auf den Leib 
geschrieben sind. Schnebels Grundlagenwerk moderner Vokalmusik – die 
Materialkomposition Maulwerke – realisierte das Ensemble in den folgenden Jahren in 
verschiedenen, auch szenischen Versionen. Neben weiteren kollektiven (Eigen-)
Kompositionen bilden Kompositionen der Ensemblemitglieder einen Schwerpunkt. Daneben 
präsentierten die Maulwerker eine Vielzahl von Uraufführungen, die eigens für das 
Ensemble geschrieben wurden und zum Teil in enger Kollaboration mit dem Ensemble 
entstanden. Die Maulwerker spielten auf den großen Berliner Festivals Musikbiennale, 
MaerzMusik, Ultraschall, in den Reihen Unerhörte Musik und Kontraklang, im Theater am 
Halleschen Ufer, im Center for Contemporary Arts Glasgow, im MUMOK Wien, im Museo 
Reina Sofa Madrid, im Fridericanum Kassel, im ZKM Karlsruhe, auf den Festivals BONE 
Bern, Sinus Ton Magdeburg, FOCO Mexiko, in Bolivien auf den Festivals Schnittpunkt Neue 
Musik Santa Cruz und Jornadas de Musica Contemporánea Cochabamba, u.v.m. 
Radioproduktionen entstanden für HR, NDR, RADIOKultur, SWR, in der Regie von Beate 
Andres, Iris Drögekamp, Götz Naleppa u.a. In ihrer eigenen Reihe maulwerker performing 
music (Ballhaus Ost Berlin) realisieren sie thematisch konzipierte Abende, die sich jeweils 
einem methodisch-strukturellen oder einem Materialaspekt experimenteller, performativer 
Musik widmen.
								        www.maulwerker.de
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Konzerttipp

Montag, 20. Mai 2019, 19.30 Uhr, Eintritt: 15 / 10 Euro, Konzertsaal der UdK Berlin
Bodo Wartke: Unvollendet
Was man mit einem abgebrochenem Musikstudium alles anfangen kann

„Unvollendet“ – so lautete das Motto des crescendo-Festivals 2018. Ein perfekter Titel für das 
Programm, mit dem Bodo Wartke in diesem Jahr bei uns zu Gast ist.
Denn hier an der UdK Berlin begann er im Jahr 2000 sein Musikstudium, gewann sowohl im 
Jahr zuvor als auch im Jahr danach den Bundeswettbewerb Gesang in der Sparte Chanson 
und lernte seine Mit-Preisträgerin Melanie Haupt kennen. Mit ihr steht er seitdem gemeinsam 
auf der Bühne.

Ohne die UdK Berlin wäre Bodo Wartke nicht zu einem der bekanntesten Musikkabarettisten 
Deutschlands geworden, was ihn dazu veranlasste, sein Musikstudium nach zehn Semestern 
erfolgreich abzubrechen. Er präsentiert mit „Unvollendet“ einen musikalischen Querschnitt 
aus all jenen Werken, die während, dank und trotz seiner Zeit an der UdK Berlin entstanden 
sind.

Bodo Wartke, Solo am Klavier
Melanie Haupt, Spezialgast

Tickets unter www.reservix.de oder an der UdK-Kasse: Tel. 030 3185 2374
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Änderungen im Programm sind vorbehalten.

Auf ein Glas Wein 
und eine Begegnung 
mit Künstlern
nach den Konzerten 
im Joseph‘s – 
hier in der UdK Berlin.

Joseph‘s – Cafeteria in der UdK Berlin
Bundesallee 1-12, 10719 Berlin
Öffnungszeiten während crescendo: 
Mo-Fr: 9-23 Uhr
Sa-So: 10-19.30 Uhr

MEDIENPARTNER

Wir wollen allen Menschen die Teilhabe an Musik und Kultur ermöglichen. Deshalb finden 
die meisten Veranstaltungen von crescendo 2019 zu freiem Eintritt statt. 
Trotzdem entstehen natürlich Kosten bei der Produktion eines zweiwöchigen Festivals.  
Daher bitten wir Sie herzlich um Ihre Spende. Mit jedem Betrag, egal ob zwei oder 200 €, 
würdigen Sie nicht nur das Engagement der Künstlerinnen und Künstler, die ohne Honorar 
auftreten, sondern fördern auch die Zukunft unserer künstlerischen Arbeit. Dazu finden Sie 
Spendenboxen im Konzertsaalfoyer. Herzlichen Dank!

Wenn Sie uns mit einem größeren Betrag fördern möchten, hier die Kontoverbindung:
Universität der Künste Berlin
IBAN: DE74 1009 0000 8841 0161 74
BIC: BEVODEBBXXX, Berliner Volksbank
Verwendungszweck: crescendo

SPENDE


