
Svetlana 
Maraš  

Bethan 
Morgan-
Williams  

Daniel 
Weissberg
Michael 
Harenberg

Collegium
Novum
Zürich

ausschweifen



3

Svetlana Maraš (*1985)

	 For Xenakis 
	 für Ensemble und Lautsprecher  

(2026, Uraufführung)  
Ein Auftrag des CNZ, unterstützt von der  
Ernst von Siemens Musikstiftung. 

Bethan 
Morgan-Williams (* 1992)

	 Gormod
	 für fünf Instrumente (2024)

	 Pause

Daniel Weissberg (*1954) und

Michael Harenberg (*1961)

	 Convert Ego
	 für CLEX, Ensemble und Live-Elektronik 

(2018/26)

ausschweife
n

Do 28. Mai 2026 — 19:30 Uhr 
Brunnenhof, Studio 1

COLLEGIUM NOVUM ZÜRICH
Matthias Arter — Oboe
Shuyue Miao Zhao — Klarinette
Sascha Armbruster — Saxofon
Stephen Menotti — Posaune und Euphonium
Kevin Toksöz Fairbairn — Posaune
Mateusz Szczepkowski — Violine
Rahel Cunz — Violine
Fabio Marano — Viola
Karolina Öhman — Violoncello
Benoît Piccand — Tontechnik

Ernesto Molinari — CLEX
Daniel Weissberg — Elektronik
Michael Harenberg — Elektronik
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rung ausweitet.» Entscheidend ist dabei weniger das 
einzelne Klangereignis als vielmehr die Qualität des 
Ganzen. Man kann sich dies wie bei einem Staren-
schwarm vorstellen, in welchem sich jeder einzelne 
Vogel unvorhersehbar verhalten mag, die Gesamtheit 
aber einem erkennbaren Muster folgt und eine Art 
Superorganismus bildet. Svetlana Maraš greift dieses 
Prinzip auf und überführt es in eine Anordnung aus 
Ensemble, Lautsprechern und algorithmisch gesteu-
erten Prozessen. Die räumliche Organisation bildet 
dabei das formale Rückgrat ihrer Komposition. Sie 
operiert mit klar definierten, ineinander übergehen-
den Raumzuständen, in denen der Klang entweder lo-
kal gebunden erscheint oder sich über den gesamten 
Raum ausdehnt. Mehrkanalige Lautsprechergruppen 
erzeugen unterschiedliche Tiefenstaffelungen, die 
sich mit dem Ensembleklang verschränken, und so 
wird die Wahrnehmung von Nähe und Ferne zu einem 
zentralen kompositorischen Parameter. Dabei setzt 
die Komponistin auf eine präzise Synchronisation 
monophoner Klangquellen, deren räumliche Wirkung 
erst im Zusammenspiel entsteht. Diese Arbeitsweise 
erinnert an Verfahren der frühen Tonbandmusik, wird 
jedoch durch die digitale Echtzeitverarbeitung, die 
eine Bearbeitung des Materials in hoher Komplexi-
tät und mit erstaunlicher Geschwindigkeit möglich 
macht, erheblich erweitert. Auch auf der Ebene der 
Notation unterläuft For Xenakis die gängigen Erwar-
tungen: Die Partitur ist deskriptiv angelegt, sie defi-
niert formale Abschnitte, klangliche Zustände und In-
teraktionsregeln, ohne die konkrete Ausgestaltung im 
Detail festzulegen. Die musikalische Form entsteht 
somit erst im Spannungsfeld zwischen der vorgege-
benen Struktur und der interpretatorischen Realisie-
rung. In Verbindung mit der komplexen technischen 
Infrastruktur – zwei synchronisierte Computersyste-
me, mehrkanalige Audiosteuerung und visuelle Ele-
mente – ergibt sich ein Werk, dessen Identität weni-
ger im Notentext als in seiner performativen Anlage 
verankert ist.

Was geschieht, wenn Musik sich nicht vollständig 
in Notation bannen lässt, sie über das Festhaltbare 
hinausweist? Über Jahrhunderte hat sich die Nota-
tion von Musik verfeinert, um die musikalische Idee 
eines Werks immer exakter darstellen zu können. 
Doch seit den radikalen Erweiterungen des musika-
lischen Denkens durch Komponist·innen wie Iannis 
Xenakis, der Klang als statistische Masse, räumli-
ches Phänomen und architektonische Konstruktion 
begriff, ist die Partitur nicht mehr alleiniger Garant 
musikalischer Identität. Vielmehr verschiebt sich der 
Fokus auf Systeme und Interaktionen, die sich erst 
im Vollzug der Aufführung konkretisieren. Dieses 
Konzert vereint drei Werke, die auf je eigene Weise 
an den Rändern des Fixierbaren operieren. Sie zei-
gen Musik als räumliches Dispositiv, als prozessuale 
Verdichtung oder als vernetztes System und stellen 
damit die Vorstellung eines abgeschlossenen, ein-
deutig notierbaren musikalischen Objekts infrage.

Mit For Xenakis entwirft

Svetlana Maraš
eine raumbezogene Komposition, die sich explizit auf 
das Denken von  Iannis Xenakis  bezieht und dieses 
strukturell weiterführt. Der Begriff der ‹Soundscape 
Study›, den sie für ihr Werk verwendet, verweist so-
wohl auf die Tradition elektroakustischer Klangflä-
chenkomposition als auch auf eine analytische Hal-
tung gegenüber dem Hör-Raum als gestaltbarem 
Medium. Ausgangspunkt für ihre Komposition ist 
Xenakis’ Konzept der ‹sound masses›, also dichter, 
kontinuierlicher Klangfelder, deren innere Struktur 
sich aus der Überlagerung zahlreicher mikrostruktu-
reller Ereignisse ergibt. Svetlana Maraš schreibt hier-
zu: «Als Zuhörerin seiner Mehrkanalwerke wird man 
von Texturen extremer Dichte umgeben und in einen 
Klangstrudel gezogen, in dem das Zeitgefühl relativ 
wird und sich die Wahrnehmung des Raums zu einer 
multisensorischen und zutiefst intellektuellen Erfah-
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Ganz anders lotet die Komponistin

Bethan Morgan-Williams
die Grenzen der Notation aus. Ihre Musik zeichnet 
sich durch eine eigentümliche Verbindung von struk-
tureller Strenge und expressiver Übersteigerung aus. 
In Gormod – ein walisisches Wort, das man mit «von 
allem zu viel» umschreiben könnte – wird diese Äs-
thetik in eine radikale Form überführt. Die zu Beginn 
der Partitur notierte (Vortrags-) Bezeichnung «no for-
giveness» bestimmt dabei das grundlegende Verhält-
nis zwischen Komposition, Interpretation und Rezep
tion: ohne Vergebung, unerbittlich, schonungslos. 
Ausgehend von choreografischen Konzepten von 
Lucia Dlugoszewski sowie theoretischen Überlegun-
gen des Anthropologen Tim Ingold entwickelt Bethan 
Morgan-Williams eine Musik, in der an die Stelle ziel-
gerichteter Entwicklung ein prozessuales Verständnis 
von Form tritt. Die kompositorische Struktur basiert 
auf der Überlagerung mehrerer simultaner Schichten 
mit unterschiedlichen Texturen. Die einzelnen In
strumente wechseln zwischen ihnen, bilden Allianzen 
oder entziehen sich ihnen. So entsteht ein dynami-
sches Gefüge, das sich nur schwer stabilisieren lässt 
und gerade darin seine ästhetische Qualität entfaltet. 
Gormod ist eine Musik der Überforderung und der 
kompromisslosen Konfrontation. Die hochdetaillier-
te Notation des Werks stellt extreme Anforderungen 
an die Ausführenden, und so deutet «no forgiveness» 
auf eine kreative Haltung hin, die weder vor Schwie-
rigkeiten zurückschreckt noch versucht, diese zu be-
schönigen. Die Vielzahl präziser Vorgaben erzeugt 
eine Situation, in der Mikroabweichungen, Reibun-
gen und Instabilitäten zu konstitutiven Elementen 
der musikalischen Form werden, eine Situation, in 
der Kontrolle zwar angestrebt, aber nie vollständig 
erreicht wird. Inhaltlich steht das Werk in engem Zu-
sammenhang mit Fragen von Wahrnehmung, Neuro-
diversität und sozialer Interaktion. Die Komponistin 
beschreibt dies  als Versuch, «die Widerstandsfähig-
keit und Stärke zu vermitteln, die nötig sind, um sich 
in einer Welt zurechtzufinden, die die einzigartige 

Perspektive von Menschen, die anders denken, nicht 
immer versteht». Die musikalische Überfülle ist so-
mit nicht nur ein ästhetisches Mittel, sondern dient 
als Erfahrungsmodell. Indem sich Gormod jeder Glät-
tung verweigert und Widerstand als produktives Mo-
ment begreift, eröffnet die Komposition Räume von 
Empathie und kollektiver Aushandlung. Die Härte der 
Oberfläche wird so zur Voraussetzung für eine tiefere 
Form von Verbundenheit.

Ein Notentext, der sich überhaupt erst während des Zu-
sammenspiels ergibt, findet sich im dritten Werk dieses 
Programms. Für Convert Ego entwickelten

Daniel Weissberg
und

Michael Harenberg 
eine musikalische Konstellation, die sich am ehes-
ten als kybernetisches System beschreiben lässt. Im 
Zentrum steht die CLEX (Clarinet Extended), ein 
von Ernesto Molinari massgeblich mitentwickeltes 
Instrument, das traditionelle Blasinstrumententech-
nik mit digitaler Steuerung verknüpft. Die CLEX ist 
im Prinzip ein Interface, also eine Schnittstelle, über 
die Informationen ausgetauscht und Aktionen ausge-
führt werden können. Sensoren erfassen die Spielpa-
rameter, während Aktuatoren die Klappenbewegun-
gen softwaregesteuert ausführen. Das Instrument 
kann also sowohl Daten senden als auch empfangen 
und wird dadurch zum integralen Bestandteil eines 
Netzwerks, in dem (musikalische) Informationen 
zirkulieren. Daniel Weissberg  und Michael Haren-
berg nutzen diese Möglichkeiten, um ein Ensemble 
zu schaffen, das nicht durch eine zentrale Instanz, 
sondern durch ein System wechselnder Beziehun-
gen koordiniert wird. In über sechzig Netzwerk-
konfigurationen wird festgelegt, welche Parameter 
eines Instruments (etwa Lautstärke, Impulsdichte 
oder Geräuschanteil) andere Instrumente beeinflus-
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sen. Diese Beziehungen können linear, invers oder 
gruppenbasiert organisiert sein und verändern sich 
kontinuierlich im Verlauf des Stücks. Die Partitur 
von Convert Ego erscheint dabei in Form einer inter-
aktiven, algorithmisch generierten Daten-Partitur 
auf den iPads der Musiker·innen und zeigt nicht nur 
Spielanweisungen, sondern auch aggregierte Zustän-
de des Ensembles. Ernesto Molinari beschreibt dies 
so: «Ich kann meinen Mitspieler·innen während des 
Konzerts Signale auf ihre iPads senden. Diese Spiel-
anweisungen, die Dynamik, Artikulation oder Ton-
höhe betreffen können, gehören zur Partitur.» Doch 
nicht nur können über die CLEX Informationen an 
die Mitmusiker·innen übermittelt werden, an be-
stimmten Stellen kann von den anderen Instrumen-
ten auch direkt auf die CLEX eingewirkt werden. Die 
Klappenbewegungen werden durch die von anderen 
Instrumenten generierten Daten ausgelöst, der Solist 
bleibt zwar physisch präsent, gibt aber die Kontrol-
le über sein Instrument ab. «Das ist die eigentliche 
Revolution und führt zu aberwitzigen Interaktionen», 
so Molinari. Interpretation wird zu einem Prozess der 
permanenten Aushandlung zwischen individuellen 
Entscheidungen und systemischen Vorgaben. Anders 
als in vielen Formen computergestützter Musik, die 
auf maximale Determiniertheit abzielen, entwirft 
Convert Ego ein Modell verteilter Autor·innenschaft 
im Spannungsfeld von Komposition, Improvisation, 
Interaktion und algorithmischer Generierung. 

Die drei Werke dieses Konzerts lassen sich als 
unterschiedliche Wege eines erweiterten Werk-
begriffs verstehen. Durch sie wird ein Hör-Raum 
eröffnet, in welchem Musik als dynamisches Ge-
schehen erscheint. In der Erfahrung dieses Ge-
schehens wird deutlich, dass die Grenzen der 
Notation nicht das Ende musikalischer Form be-
deuten, sondern ihren Ausgangspunkt darstellen.

Die 1985 geborene serbische Komponistin und Klangkünstle-
rin SVETLANA MARAŠ arbeitet in verschiedenen Forma-
ten, vor allem aber führt sie live elektronische Musik auf. Sie 
komponiert für Ensembles und Solist·innen, baut Klangins-
tallationen und experimentelle Musikinstrumente und schafft 
Werke für das Radio. Sie ist Gewinnerin des renommierten 
serbischen Kompositionspreises Mokranjac. Von 2016 bis 2021 
war sie künstlerische Leiterin des Elektronischen Studios von 
Radio Belgrad, wo sie zahlreiche Programme entwickelte. Seit 
2021 ist Svetlana Maraš Co-Direktorin des Elektronischen Stu-
dios Basel und Professorin für kreative Musiktechnologie an 
der Hochschule für Musik Basel. Ihre Arbeiten werden inter-
national an Kunstorten und Festivals wie Wien Modern, Kunst-
museum Basel, Haus der Kunst München, Ruhrtriennale, CTM, 
Ars Electronica, HEK, Musikprotokoll, Museum für zeitgenös-
sische Kunst Belgrad, ICMC (New York), International Rost-
rum of Composers, Internationales Musikinstitut Darmstadt 
und zahlreichen anderen Orten aufgeführt. Ihre Musik wurde 
zudem in Theaterstücken sowie in Experimental- und Doku-
mentarfilmen verwendet und bei internationalen Filmfestivals 
präsentiert. Seit 2022 ist sie Mitglied der Musikkommission der 
Stadt Zürich und seit 2025 Jurymitglied des Kompositionsprei-
ses der Landeshauptstadt Stuttgart.

Die walisische Komponistin BETHAN MORGAN-WILLIAMS 
wurde 1992 geboren und studierte bei Gary Carpenter am Royal 
Northern College of Music sowie bei Diderik Wagenaar am Kö-
niglichen Konservatorium in Den Haag. Derzeit promoviert sie 
an der University of Huddersfield als Stipendiatin des Jonathan-
Harvey-Stipendiums und erforscht kollaborative Methoden in der 
Komposition. Ihre Musik wurde von international renommierten 
Solist·innen wie Carl Rosman, Antoine Tamestit, Colin Currie, 
Jennifer Johnston und Ben Goldscheider sowie von Ensembles wie 
ensemble mosaik, Ensemble Musikfabrik, Birmingham Contem-
porary Music Group, Riot Ensemble, Psappha und Ensemble 10/10 
in Auftrag gegeben und aufgeführt. Zu den Orchesteraufführun-
gen zählen Werke für das City of Birmingham Symphony Orches-
tra und das London Symphony Orchestra mit Übertragungen in 
ganz Europa und Nordamerika. Ihre Arbeit wurde durch Aus-
zeichnungen und Residenzen gewürdigt, darunter ein Darmstadt-
Stipendium, ein Leverhulme-Stipendium, der Susan Bradshaw 
Composer Prize und der Christopher Brooks Composition Prize. 
Sie hat an Programmen wie dem LSO Panufnik Scheme teilge-
nommen, stand auf der Shortlist für die ISCM World Music Days 
und den Paul Hamlyn Award und wurde 2025 zum Ehrenmitglied 
des Royal Northern College of Music ernannt. 2026 erhielt sie den 
Förderpreis Komposition der Ernst von Siemens Musikstiftung.
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Der Komponist DANIEL WEISSBERG wurde 1954 in Basel 
geboren. Er studierte Klavier bei Klaus Linder, Komposition bei 
Jacques Wildberger und elektronische Musik bei David John-
son am Konservatorium Basel. Anschliessend folgte ein Stu-
dium an der Musikhochschule Köln bei Mauricio Kagel, dessen 
Assistent er wurde. Daniel Weissbergs Schaffen umfasst Solo- 
und Kammermusik sowie Orchesterwerke, Hörspiele, elektro-
nische Musik, Multimediaprojekte und Werke im Bereich des 
Neuen Musiktheaters. Als Interpret elektroakustischer Musik 
spielt er vor allem in eigenen Werken und in Improvisations-
ensembles. Daniel Weissberg ist publizistisch tätig und Autor 
verschiedener musikalischer Radiosendungen. Er leitete ver-
schiedene Forschungsprojekte im Bereich der aktuellen Musik, 
so zusammen mit Michael Harenberg das Forschungsprojekt 
Klang (ohne) Körper. Bis zu seiner Pensionierung war er Profes-
sor an der Hochschule der Künste Bern, wo er den Studien-
gangs Sound Arts mitbegründete und zusammen mit Michael 
Harenberg die Studiengänge Musik und Medienkunst sowie 
den Master of Arts in Contemporary Arts Practice leitete.

Der deutsche Komponist, Musik- und Medienwissenschaftler 
MICHAEL HARENBERG (*1961) studierte Musikwissenschaft 
in Gießen sowie Komposition in Darmstadt und erlangte seine me-
dienwissenschaftliche Promotion an der Universität Basel. Seine 
Arbeits- und Publikationsschwerpunkte sind kompositorische Vir-
tualitätsmodelle des Digitalen sowie die Körperlichkeit elektro-
akustischer Musik. Von 2007 bis 2010 leitete Michael Harenberg 
das Forschungsprojekt Klang (ohne) Körper. Von 2004 bis 2014 war 
er Vorsitzender der Deutschen Gesellschaft für Elektroakustische 
Musik e.V. (DEGEM) und Leiter des WebRadio@ZKM. Im Winter-
semester 2016/17 wurde er mit der Edgar-Varèse Gastprofessur für 
Computermusik des DAAD an der TU-Berlin ausgezeichnet. Er ist 
Mitglied im Steering Committee der Sound and Music Compu-
ting Conference (SMC) sowie im Trio BOV (mit Ernesto Molinari 
und Daniel Weissberg). Michael Harenberg ist Professor für Kom-
position und Medientheorie an der Hochschule der Künste Bern, 
wo er massgeblich am Aufbau des Studienganges Musik und Me-
dienkunst  und der Neuentwicklung des interdisziplinären Mas-
terstudienganges Contemporary Arts Practice beteiligt war, den 
er bis 2018 zusammen mit Daniel Weissberg leitete und seither 
zusammen mit der Komponistin Teresa Carrasco leitet.

ERNESTO MOLINARI wurde 1956 in Lugano geboren. Er 
studierte Klarinette in Basel und Bassklarinette in Amsterdam 
und gilt als einer der herausragendsten und vielseitigsten So-
listen auf jedem Instrument der Klarinettenfamilie. Zahlreiche 
Kompositionen wurden für ihn geschrieben und seine wagemu-

tigen Interpretationen haben Generationen von Klarinettist·in-
nen inspiriert. Seine rege Konzerttätigkeit als Solist und Kam-
mermusiker führten ihn zu den weltweit wichtigsten Festivals. 
Neben der Interpretation klassischer, romantischer und zeit-
genössischer Werke beschäftigt sich Ernesto Molinari auch mit 
Jazz und Improvisation. Von 1994 bis 2005 war er Klarinettist im 
Klangforum Wien, von 2013 bis 2025 war er Mitglied des Colle-
gium Novum Zürich. Bis zu seiner Pensionierung war Ernesto 
Molinari Professor für Klarinette und Bassklarinette, Kammer-
musik, zeitgenössische Musik und Improvisation an der Hoch-
schule der Künste in Bern. Zudem ist er regelmässig Dozent bei 
den Internationalen Ferienkursen für Neue Musik Darmstadt 
sowie bei der Internationalen Ensemble- und Komponistenaka-
demie für zeitgenössische Musik impuls in Graz.

Das COLLEGIUM NOVUM ZÜRICH wurde 1993 gegründet 
und hat sich seither als eines der führenden Solist·innen-Ensem-
bles für zeitgenössische Musik etabliert. Wichtiger Bestandteil 
der künstlerischen Arbeit ist der direkte Kontakt zu den Kom-
ponist·innen sowie der Austausch mit Kooperationspartnern 
im In- und Ausland. Das CNZ brachte bisher über 200 Werke in 
unterschiedlichster Besetzung zur Uraufführung, darunter Kom-
positionen von Carola Bauckholt, Oscar Bianchi, Milica Djordjević, 
Beat Furrer, Vinko Globokar, Georg Friedrich Haas, Edu Hauben-
sak, Hans Werner Henze, Klaus Huber, Michael Jarrell, Rudolf 
Kelterborn, Martyna Kosecka, Tobias Krebs, Barblina Meierhans, 
Isabel Mundry, Emmanuel Nunes, Helmut Oehring, Klaus Ospald, 
Enno Poppe, Eleni Ralli, Katharina Rosenberger, Lisa Streich, Iris 
ter Schiphorst, Stefan Wirth und Gérard Zinsstag. Neben unge-
hörter Musik pflegt das CNZ ein breites Repertoire von Werken 
des 20. und 21. Jahrhunderts. Seine Produktionen reichen von 
gross besetzten Konzerten über kammermusikalische oder so-
listische Werke bis hin zu Musiktheater, Improvisation, Perfor-
mance und spartenübergreifenden Werken, die auf unterschied-
liche Spielstätten zugeschnitten sind. Am Pult des Ensembles 
standen bereits Dirigent·innen wie Pierre Boulez, Sylvain Cam-
breling, Friedrich Cerha, Mark Foster, Heinz Holliger, Mauricio 
Kagel, Delyana Lazarova, Lin Liao, Susanna Mälkki, Emilio 
Pomarico, Peter Rundel, Jonathan Stockhammer, Zoi Tsokanou 
und Yalda Zamani. Das CNZ tritt regelmässig im In- und Ausland 
auf und gastierte bei renommierten Festivals und Veranstaltern 
wie MaerzMusik, Lucerne Festival, Donaueschinger Musiktage, 
Schwetzinger Festspiele, Ultraschall Berlin, Klangspuren Schwaz, 
Wien Modern, Warschauer Herbst oder Wittener Tage für Neue 
Kammermusik sowie im Concertgebouw Amsterdam, der Kölner 
Philharmonie, der Luxembourg Philharmonie und dem Wiener 
Konzerthaus.
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Gönner·in 
Einzelmitglied  
ab CHF 500 
Paarmitglied  
ab CHF 800 
Freier Eintritt in  
Begleitung zu allen 
Eigenveranstaltungen 
des CNZ.

Firma
ab CHF 5’000
Vier Firmenmitglieds-
karten mit freiem  
Eintritt zu allen  
Eigenveranstaltungen 
des CNZ.

Mäzen·in 
ab CHF 10’000
Individuelle  
Arrangements  
nach Ihren  
Wünschen.

Zuwendungen an  
den Förderverein des 
Collegium Novum 
Zürich können von den 
Steuern abgezogen 
werden.

Kontakt
Förderverein des Collegium 
Novum Zürich
Roland Wächter, Präsident
c/o  
Collegium Novum Zürich
Brunnenhofstrasse 20
8057 Zürich
foerderverein@cnz.ch

sich  
engagieren

Unbekanntes macht Sie neugie-
rig. Musikalische Überraschun-
gen sind Ihnen willkommen.  
Sie freuen sich über die neuen  
Klänge, die das Collegium  
Novum Zürich in das aktuelle 
Musikleben bringt.
Somit sind Sie bei uns, dem  
Förderverein des Collegium 
Novum Zürich, am richtigen Ort. 
Der gemeinnützige Verein hat 
zum Zweck, die künstlerische 
Tätigkeit des Ensembles wirk-
sam zu unterstützen. Er tut dies 
mit finanziellen Beiträgen für 
Kompositionsaufträge, grossbe-
setzte Ensemblekonzerte, Tour-
neen und für Spezialprojekte, 
die ohne zusätzliche finanzielle 
Mittel nicht realisierbar sind.

Werden Sie Mitglied 
unseres Fördervereins!

Als Mitglied des Fördervereins  
erhalten Sie regelmässig Infor-
mationen zu den Konzerten des 
Collegium Novum Zürich, Sie 
werden zu Probenbesuchen 
und Sonderveranstaltungen mit 
Ensemblemitgliedern eingela-
den – und natürlich auch zum 
einen und anderen Apéro. Gern 
nennen wir auf Wunsch Ihren 
Namen im Saisonprogramm und 
auf der Website.

Unsere nächsten Konzerte

im Brunnenhof
Do 2. Juli 2026, 19:30 Uhr

Asia Ahmetjanova 
Do Sechseläutenplatz 
Yourself 
für Publikumsensemble (2026, UA) 
CNZ-Do.it.yourself-Ensemble
Gilles Grimaître Künstlerische Leitung

im Cabaret Voltaire
So 14. Juni 2026, 17:00 Uhr

Kevin Juillerat 
im Gespräch
Sascha Armbruster Saxofon
Fabio Marano Viola
Leandro Gianini Klangregie

 (re)trouvailles  – das Programm der Saison 2026/27  
finden Sie auf unserer Website unter www.cnz.ch
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Elisabeth Weber Stiftung

Else v. Sick Stiftung

Danke!
Wir danken Stadt 
Zürich Kultur und 
der Fachstelle 
Kultur des Kantons 
Zürich für ihre 
Betriebsbeiträge. 
Ohne die gross-
zügige fi nanzielle 
Unterstützung von 
Stiftungen sowie 
von unseren treuen 
Gönnerinnen und 
Gönnern liesse sich 
unser Programm 
nicht realisieren. 
Auch ihnen gebührt 
unser herzlicher 
Dank!

Impressum

Redaktion: Andri Hardmeier 
Grafi k: Rahel Arnold, 
www.rahelarnold.com
Druck: Mikro+Repro AG
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