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Erinnern, verstehen, gestalten
Jüdisches Leben in Deutschland sichtbarer machen
KARIN PRIEN

F ünf Jahre lang wurde die Carlebach-Synago-
ge in Lübeck sorgsam renoviert. Fünf Jahre, 
in denen das gesellschaftliche Klima sich 
merklich verändert hat. Wir haben in ganz 

Europa erlebt, wie Antisemitismus und Populismus 
auf dem Vormarsch sind. Wir haben erlebt, wie rechte 
Kräfte versuchen, Zusammenhalt durch Abgrenzung 
und Ausgrenzung herzustellen und damit genau das 
Gegenteil erreichen: die gesellschaftliche Spaltung. 

Der furchtbare Anschlag auf die Synagoge in Halle 
an dem Tag, an dem die Juden ihren höchsten Feiertag 
Jom Kippur feiern, war auch ein Angriff  auf unsere freie 
und off ene Gesellschaft. Dieser Tag war eine Zäsur.

Zu lange haben manche fälschlich geglaubt – und 
auch ein wenig gehoff t – Antisemitismus sei nur ein 
Problem weniger verstörter Menschen. Off ensicht-
lich haben wir aus der Vergangenheit nicht gelernt 
und auch nicht genau genug hingehört. Denn An-
tisemitismus war immer da. Seine hässliche Fratze 
zeigt er unverhohlen in einer sich radikalisierenden 
Gesellschaft. Aber was hilft? Welche Strategien sind 
wirksam? 

 Jahre nach dem Ende der Shoah ist jüdisches Leben 
und jüdische Kultur in unserem Alltag noch immer 
viel zu wenig sichtbar. Das müssen wir ändern. Wir 
müssen viel mehr über das Judentum in Deutschland 

– auch abseits der Zeit von - – wissen und 
vermitteln. Natürlich gehört die Shoah zur deutsch-
jüdischen Geschichte dazu – für immer. Aber jüdi-
sches Leben in Deutschland ist so viel mehr als das, 
unsere gemeinsame Geschichte ist viel älter und vor 
allem reichhaltiger. 

Jüdische Bürgerinnen und Bürger, Künstlerinnen und 
Künstler, Wissenschaftlerinnen und Wissenschaftler 
und Schriftstellerinnen und Schriftsteller haben seit 
jeher unser Land geprägt und überragende Leistun-
gen vollbracht. Heinrich Heine, Albert Einstein, Max 
Liebermann, Hannah Arendt – um nur einige Namen 
zu nennen. Sie sind Teil unserer Gesellschaft. Den 
Juden in Köln wurde erstmals im Jahre  urkundlich 
gestattet, für die Verwaltung der römischen Provinz 
zu arbeiten. Wir sind das, was wir sind, weil das Jü-
dische Teil von uns ist. 

Die öff entliche Wahrnehmung der deutsch-jüdi-
schen Geschichte darf sich nicht auf Verfolgung und 
Vernichtung beschränken. Juden dürfen nicht aus-
schließlich als Opfer und Verfolgte dargestellt werden. 
Das jüdische Leben, die jüdische Religion und Kultur, 
positive Aspekte unserer gemeinsamen Geschichte, all 
das muss in unserer Wahrnehmung und in unserem 
Alltag eine größere Rolle spielen.

Den Schulen kommt hier eine zentrale Rolle zu. 
Wir müssen im Unterricht antisemitische, antĳ üdi-
sche und antiisraelische Mythen und Ressentiments 
entlarven. Aber zugleich müssen wir Wissen über die 
jüdische Religion, Kultur und die jüdische Geschichte 
vermitteln. Dazu gehört auch mehr Jugendaustausch 
mit Israel, damit modernes jüdisches Leben in Israel 
in den Köpfen der Schülerinnen und Schüler prä-
senter wird. Die Gründung des Deutsch-Israelischen 
Jugendwerks muss dringend vorangebracht werden.

Unwissenheit führt oft zu Vorurteilen und von dort 
ist der Schritt zu Intoleranz und Hass nicht mehr weit. 
Bildung ist ein entscheidender Teil der Prävention 
gegen Antisemitismus und gruppenbezogene Men-
schenfeindlichkeit. Nur sie packt das Problem an der 
Wurzel. Das gilt für den Geschichts-, Geografi e-, Reli-
gions- und Wirtschaft- und Politikunterricht (WiPo), 
aber auch für Philosophie, Deutsch, Kunst und die 
Naturwissenschaften. 

Aber auch außerhalb unserer Schulen müssen wir 
jüdisches Leben sichtbarer machen.

Deshalb bin ich sehr dankbar, dass wir mit der 
Carlebach-Synagoge ein geschichtsträchtiges und 
prachtvolles jüdisches Gotteshaus mitten in der Lü-
becker Altstadt wiedereröff nen können. Diese Syn-

agoge zählt zu den schönsten in ganz Deutschland. 
Ihre Schönheit führt uns vor Augen, welchen kultu-
rellen Wert wir dem Judentum verdanken. Aber die 
Carlebach-Synagoge ist auch ein Mahnmal dafür, dass 
wir in jeder Generation aufs Neue gegen Antisemi-
tismus und gruppenbezogene Menschenfeindlichkeit 
kämpfen müssen. 

In der Pogromnacht am . November  wurde die 
Lübecker Synagoge überfallen, geplündert und in 
ihrem Inneren zerstört. Aus dem stolzen Gotteshaus 
wurde unter nationalsozialistischer Herrschaft eine 
Turn- und Versammlungshalle. Die prächtigen mauri-
schen Stilelemente sowie die Kuppel wurden entfernt. 

Jüdisches Leben in Lübeck war fortan nicht mehr 
möglich. Wir alle kennen die grausame Geschichte. 
Am . Juni  erfolgte dann zwar die Rückerstattung 
an die jüdische Gemeinde und die erneute Weihung, 
aber bis in die er Jahre war die Nutzung der Syna-
goge sehr eingeschränkt, denn es gab nur sehr wenige 
Juden in Lübeck.

Kurz nachdem sich eine erste kleine jüdische Ge-
meinde wieder in Lübeck etabliert hatte und kurz 
nachdem die Synagoge unter Denkmalschutz gestellt 
wurde, erfolgte die nächste Bewährungsprobe: ein 
Brandanschlag mit einem Molotowcocktail am . 
März  – der erste Brandanschlag auf eine Syn-
agoge in Deutschland seit der Pogromnacht im Jahr 
. Schon im Mai  kam es zu einem weiteren 
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Dossier »Guten Morgen! – Heimat & Nachhaltigkeit«

Mode
»Es erfüllt uns mit Stolz und großer 
Freude, dass unser langfristiges Ziel 
in der kulturellen Bildung, für das 
sich die Stiftung Mercator mit gro-
ßer Überzeugung und erheblichen 
fi nanziellen Mitteln seit mehr als 
zehn Jahren eingesetzt hat, statt wie 
ursprünglich geplant im Jahr  
tatsächlich bereits Ende des Jahres 
 erreicht sein wird. Dieses Ziel 
bestand darin, dass die kulturelle Bil-
dung als Teil allgemeiner Bildung in 
den Strukturen und Qualitätsvorga-
ben aller  Bundesländer nachhaltig 
verankert wird. Mit dem Erreichen 
dieses Ziels ist es im Sinne der Ar-
beitsweise der Stiftung Mercator fol-
gerichtig, dass kulturelle Bildung in 
der neuen, auf fünf Jahre angelegten 
Strategie kein Schwerpunktthema 
mehr sein wird.«  

Ja, meint die Stiftung Mercator 
das wirklich ernst? 

Der Rat für Kulturelle Bildung, der 
von einem Stiftungskonsortium un-
ter Führung der Mercator-Stiftung 
fi nanziert wird und der seine Arbeit 
ebenfalls einstellen soll, hat immer 
das genaue Gegenteil gesagt. Und 
in der gerade vom Deutschen Mu-
sikrat vorgelegten Studie »Musik-
unterricht in der Grundschule« wird 
ein vollständig anderes Bild von der 
kulturellen Bildungswirklichkeit in 
den Schulen gezeigt.

Natürlich kann eine Stiftung mit 
ihrem Geld machen, was sie will, aber 
sie sollte uns bitte nicht für dumm 
verkaufen, was das Erreichen ihrer 
strategischen Ziele angeht. Die kultu-
relle Bildung ist ein Notstandsbereich. 
Gerade jetzt in der Coronakrise zeigt 
sich, dass auf Musik, Kunst, Theater 
in den Schulen besonders gerne 
verzichtet wird. Aber auch schon vor 
Corona war die kulturelle Bildung das 
ungeliebte Kind in der Schule.

Der Deutsche Kulturrat hatte mit 
der Konzeption kulturelle Bildung 
 den Stein der kulturellen Bil-
dung ins Rollen gebracht. Dieser 
Konzeption folgten  und  
Nachfolgekonzeptionen. Ein Thema 
war geboren oder war es doch nur 
eine Mode?

Sind wir ehrlich zu uns selbst, das 
Thema kulturelle Bildung hat in den 
letzten Jahren deutlich an Strahl-
kraft verloren. Kulturelle Bildung ist 
off ensichtlich eine Mode, eine neue 
Kollektion muss her. Deshalb will 
wohl die Stiftung Mercator und wie 
man hört auch weitere andere Stif-
tungen sich dieses Aufgabengebie-
tes entledigen. Kulturelle Bildung ist 
nicht mehr hip, schaff t keine »gute 
Presse« mehr. 

Aber, ich befürchte, wir sind an 
der Entwicklung nicht ganz unschul-
dig. Kultureller Bildung fehlt oftmals 
in der politischen Debatte die Leich-
tigkeit. Sie gilt als fachlich überladen. 
Vielleicht sollten die Stiftung Mer-
cator und andere die k ulturelle Bil-
dung nicht aus ihrem Aufgabenge-
biet verbannen, sondern helfen, dass 
sie wieder trendiger 
wird. Denn auch das 
ist Mode!

Olaf Zimmermann 
ist Herausgeber von 
Politik & Kultur
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Fortsetzung auf Seite  

Bildung ist ein entscheidender 
Teil der Prävention gegen 
Antisemitismus und gruppen-
bezogene Menschenfeindlich-
keit. Nur sie packt das Problem 
an der Wurzel

Die öff entliche Wahrnehmung 
der deutsch-jüdischen 
Geschichte darf sich nicht auf 
Verfolgung und Vernichtung 
beschränken
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Von analog zu digital?
Kunst, Kultur und Gesellschaft zwischen Dingen und Daten. Seiten  bis 
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Fortsetzung von Seite 

Karin Prien
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DER AUSBLICK 

Die nächste Politik & Kultur 
erscheint am . November . 
Im Fokus steht das Thema 
»Bürgerschaftliches Engagement«.

11 

Brandanschlag. Das zeigt: Antisemi-
tismus war und ist immer da gewesen.
Deshalb darf es uns auch nicht über-
raschen, dass es sie heute wieder gibt: 
Menschen, Gruppierungen und leider 
auch Parteien, die andere Menschen 
wegen ihrer Herkunft oder Religion 
selektieren. Die ausgrenzen und hetzen.

Wir brauchen eine lebendige Form 
der Erinnerung. Eine Form, die unse-
rer historischen Verantwortung gerecht 
wird, aber die nachfolgenden Generati-
onen vor Schuldverstrickungen bewahrt. 
Eine Form, die Mut macht, Empathie 
schafft und Neugier weckt: auf ein 
neues Miteinander, auf den kulturellen 
Reichtum in unserem Land, auf Vielfalt. 

Die Carlebach-Synagoge ist ein Ort, 
der uns diese Form des Erinnerns er-
möglicht. Sie ist mit ihren prunkvollen 
Malereien Zeugnis der jüdischen Kul-
tur des . Jahrhunderts. Sie ist Erin-
nerungsort an Gewalt und Zerstörung 
im . Jahrhundert. Aber sie ist auch 
ein Ort der Hoff nung für eine neu er-
blühende jüdische Kultur in Schleswig-
Holstein im . Jahrhundert. 

Am . April  sollte die Fertig-
stellung der Synagoge mit einem gro-
ßen Festakt gefeiert werden. Ein his-
torischer Tag – für Schleswig-Holstein 
und auch über unsere Landesgrenzen 
hinaus. 

Durch die Corona-Pandemie musste 
dieser Festakt verschoben werden – wie 
so vieles in den letzten Monaten. Der 
gesellschaftliche Shutdown hat uns ne-
ben vielen verschobenen oder ausgefal-
lenen Veranstaltungen aber auch einen 
Moment des Innehaltens geschenkt. 
Wir konnten uns wieder auf die wirk-
lich wichtigen Dinge im Leben besin-
nen: Zusammenhalt, im Kleinen wie im 
Großen. Wir haben für unsere älteren 
Nachbarn eingekauft und unsere Klini-
ken haben schwer kranke Patienten aus 
Italien und Frankreich aufgenommen. 

Empathie, Solidarität, Respekt und 
Mitgefühl sind die Werte, die uns durch 
diese schwere Zeit getragen haben und 
uns auch noch weiterhin tragen werden.

Die Populisten in der ganzen Welt 
konnten in der Krise außer Verschwö-
rungstheorien nichts beitragen. Sie ha-

ben keine Antworten gegeben. Gleich-
zeitig haben in Deutschland viele Po-
litikerinnen und Politiker auf Bundes-, 
Landes- und kommunaler Ebene Ver-
antwortung übernommen – und damit 
Vertrauen geschaff en. Auch wenn jede 
Entscheidung in der Regel eine Gegen-
meinung hervorruft, können wir fest-
stellen, dass Deutschland bisher gut 
durch diese Pandemie gekommen ist. 

Das verdanken wir auch unseren 
hervorragenden Wissenschaftlerinnen 
und Wissenschaftlern, die nicht nur ex-
zellente Forschung betreiben, sondern 
die Bevölkerung auf unaufgeregte und 
sachliche Weise aufgeklärt haben. Die 
Wissenschaft hat in den letzten Mo-
naten auf die öff entliche Meinung er-
heblich an Einfl uss gewonnen. Wenn 
es um die wirklich wichtigen Fragen 
geht, brauchen wir keine Hetze, son-
dern Verlässlichkeit. 

Nutzen wir diese Chance für mehr 
Sachlichkeit, für mehr Zusammenhalt 
und weniger Spaltung. Das Miteinander 
sollte wieder in den Fokus rücken. 

Wir wissen, dass es Antisemitismus 
immer geben wird. Aber wenn wir zu-
sammenhalten und gemeinsam unsere 
Stimme gegen jede Art von gruppenbe-
zogener Menschenfeindlichkeit erhe-
ben, sind wir stärker – und lauter.   

Karin Prien ist Ministerin für Bildung, 
Wissenschaft und Kultur des Landes 
Schleswig-Holstein

Kulturmensch Christine Strobl
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Für das gesamte Programm des Ers-
ten und für die immer wichtiger wer-
dende ARD-Mediathek ist zukünftig 
die neue Programmdirektorin Chris-
tine Strobl zuständig. Die bisherige 
Chefi n der ARD-Tochter Degeto 
tritt im Mai  die Nachfolge von 
Volker Herres an. Zudem wird sie der 
neu beauftragten Videoprogramm-
konferenz vorsitzen, die für die 
linearen und nonlinearen Videoan-
gebote zuständig ist. Politik & Kultur 
gratuliert herzlich!
Die Entstehung und den Erfolg der 
ARD-Serie »Babylon Berlin« hat 
Strobl maßgeblich mit ermöglicht. 
Auch TV-Events wie »Terror – Ihr Ur-
teil« und den preisgekrönten Zwei-
teiler »Gladbeck« verantwortete die 
Juristin. Der ARD-Vorsitzende Tom 
Buhrow lobte, Christine Strobl habe 
»gezeigt, dass sie als Programmma-
cherin in Zeiten sich verändernder 
Sehgewohnheiten ein relevantes 
und attraktives Programm für Jung 
und Alt, für viele Menschen machen 
kann«.  Neben ihrer hohen fachlichen 
Kompetenz sei Christine Strobl auch 
in der Film- und Fernsehbranche 
eine sehr anerkannte Persönlichkeit, 
teilte Degeto mit. 

Christine Strobl wechselte  vom 
SWR zu der Degeto Film GmbH nach 
Frankfurt am Main. In ihrer Amtszeit 
baute sie das Unternehmen orga-
nisatorisch und strukturell um und 
die Programmmarken »Donners-
tagsKrimi« und »Endlich Freitag im 
Ersten« erfolgreich mit steigenden 

Marktanteilen auf. Zudem etablierte 
sie das »SommerKino im Ersten«. 
Die ARD-Programmdirektion wird 
somit ab Frühjahr  erstmals seit 
Gründung der ARD von einer Frau 
geführt. 
Für ihre neuen Aufgaben wünschen 
wir Christine Strobl viel Erfolg. 

Dossier »Guten Morgen! 
Heimat & Nachhaltigkeit«
 »Guten Morgen!« – anstelle von »Gute 
Nacht« – sagen sich im Dossier »Hei-
mat & Nachhaltigkeit« nicht nur Fuchs 
und Hase, sondern auch der Kultur- 
und Naturbereich.

Stellvertretend arbeiten der Bund 
für Umwelt und Naturschutz (BUND) 
und der Deutsche Kulturrat seit Jah-
ren eng zusammen. Klar ist, wenn es 
darum geht, nachhaltige Verhaltens-

weisen zu fördern und unsere Natur zu 
schützen, müssen wir als Gesellschaft 
vermehrt auf die erforderlichen kul-
turellen Kompetenzen schauen. Die 
Zusammenarbeit der zivilgesellschaft-
lichen Akteure aus Kultur und Natur 
gilt es, auszuweiten.

Das beiliegende Dossier berichtet 
nicht nur über die bisherigen Projekte, 
sondern zeigt neue Lösungsansätze 

auf, wie ein Kulturwandel hin zu mehr 
nachhaltiger Entwicklung gelingen 
kann.

Zu den Autorinnen und Autoren 
zählen unter anderem: Olaf Bandt, 
Theresia Bauer, Helge Braun, Maria 
Böhmer, Markus Kerber, Susanne Keu-
chel, Bernd Scherer, Uwe Schneide-
wind, Hubert Weiger, Olaf Zimmerman 
und viele andere.
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„Meine Mitstreiter 
für Pressefreiheit.“
Hasnain Kazim, Journalist und Autor

Unabhängig.  
Unverzichtbar.  
Unverwechselbar.

Krise als Chance?
Die Coronakrise ist keine Chance, sie ist eine Bewährungsprobe 

OLAF ZIMMERMANN UND 
GABRIELE SCHULZ

I mmer wieder ist zu hören, dass die 
Corona-Pandemie auch Chancen 
in sich birgt. Es ist ein bisschen 
wie beim sprichwörtlichen Pfei-

fen im Walde, das die Erfahrung lehrt, 
auch ein düsterer Weg hat ein Ende und 
bei dem der Stolz mitschwingt, diesen 
Weg gemeistert zu haben. Während 
der Finanzkrise im Jahr  war auch 
schon zu hören, Krise als Chance. Wer 
ehrlich zurückschaut, wird feststellen, 
dass so viel mit Chance nicht war, an 
vielen Baustellen, die auch schon  
zu erkennen waren, wurde weiter zwar 
gewurschtelt, die Probleme aber nicht 
behoben. 

Sehen wir uns einige der Baustel-
len in der Coronakrise an, die den 
Kulturbereich betreffen, die schon 
lange bestehen und bei denen end-
lich die Arbeiten fortgesetzt und zu ei-
nem positiven Ende geführt werden 
sollten.

Arbeits- und Sozialrecht

Bereits seit Jahren ein Thema ist das 
Arbeitslosengeld I für kurz befristet 
Beschäftigte und davon abgeleitet, 
jetzt auch das Kurzarbeitergeld. Ne-
ben den »normal« abhängig Beschäf-
tigten sowie den Selbständigen gibt 
es im Kulturbereich, speziell in der 
Darstellenden Kunst und im Film, die 
kurz befristet Beschäftigten, die teils 
für wenige Tage abhängig beschäftigt 
werden. Schon sehr lange beschäftigt 
uns, trotz zwischenzeitlich erreichter 
Verbesserungen, dass viele zwar Beiträ-
ge zur Arbeitslosenversicherung zahlen, 
im Fall von Arbeitslosigkeit aber leer 
ausgehen, weil die Bezugsbedingungen 
nicht erfüllt werden. Ähnliches ist jetzt 
bei der coronabedingten Kurzarbeit zu 
beachten. Hier gilt es, die bestehende 
Rechtslage so zu verbessern, dass die 
gesetzlichen Leistungen tatsächlich 
greifen.

Einen Schritt weiter gehen die der-
zeit diskutierten Vorschläge, die Ar-
beitslosenversicherung für Selbständi-
ge über die bisherigen Vorgaben hinaus 
zu öff nen und ggf. die Auftraggeber in 
die Beitragszahlung einzubeziehen. 
Konsequenz einer solchen Maßnah-
me wäre, dass Selbständige Arbeitslo-
sengeld erhalten könnten. Doch würde 
das letztlich nicht auch bedeuten, dass 
Selbständige wieder dem Arbeitsmarkt 
zur Verfügung stehen müssten – mit-
hin ihre Selbständigkeit aufgeben? 
Der Fachausschuss Arbeit und Sozi-
ales des Deutschen Kulturrates wird 
sich hiermit in den nächsten Monaten 
befassen. Noch weiter geht die For-
derung nach einem bedingungslosen 
Grundeinkommen als Ersatz für die 
bisherigen staatlichen Leistungen wie 
Grundsicherung, Wohngeld usw. Auch 
dieses Thema wird im Deutschen Kul-
turrat debattiert werden und wir sind 
gespannt auf die Positionen aus der 
Mitgliedschaft. 

Die Grundrente wird Anfang des 
kommenden Jahres kommen. Es ist zu 
befürchten, dass viele freiberufl iche 
Künstlerinnen und Künstler nicht in 
den Genuss kommen werden, da sie 
zwar ausreichend viele Jahre ein-
gezahlt haben, ihr Einkommen aber 
zu gering war. Eigentlich ein Hohn, 
soll die Grundrente doch gerade je-
nen zugutekommen, die lange Zeit 
Beiträge gezahlt, aber wenig verdient 
haben. Eine Baustelle ist nach wie 
vor die Einbeziehung von Selbständi-
gen in die gesetzliche Rentenversiche-
rung. Eine Fragestellung, die bereits in 
der dritten Legislaturperiode beraten 
wurde und es verdient, endlich gelöst 
zu werden.

Urheberrecht

Die Umsetzung der EU-Urheberrechts-
richtlinie wird – hoff entlich – fristge-
recht bis zur Mitte des kommenden 
Jahres abgeschlossen sein. Dennoch 
wird das Thema an Relevanz nicht 
verlieren. Es gilt, dafür Sorge zu tra-
gen, dass Urheberpersönlichkeitsrecht 
stärker in das Bewusstsein rückt und 
dass die Rechteinhaber einen wirt-
schaftlichen Ertrag aus der Verwertung 
künstlerischer Werke ziehen können 
müssen. Dass Wissenschaft und Bildung 
einen privilegierten Zugang zu Kultur 
haben, wird heute und in Zukunft durch 
Schrankenregeln sichergestellt. Off en 
ist nach wie vor die Frage der Ausstel-
lungsvergütungen. Hier besteht eine 
Lücke im Urheberrecht, über die seit 
Jahrzehnten debattiert wird und die 
dringend geschlossen werden sollte.

Steuerrecht

»Für ein kulturfreundliches Steuer-
recht«, so überschrieb der Deutsche 
Kulturrat über Jahrzehnte hinweg seine 
steuerpolitischen Vorschläge. In den 
letzten Jahren fi el es uns im Fachaus-
schuss Steuern über die bekannten 
Baustellen, wie der Forderung nach 
einem ermäßigten Mehrwertsteuersatz 
für den Kunsthandel, schwer, weitere 
zündende steuerpolitische Themen 
zu setzen. Es stellt sich jetzt in der 
Krise die Frage, inwiefern im Steuer-
recht Anreize zur Nachfragesteigerung 
nach Kunst und Kultur gesetzt werden 
könnten. Einzelne Vorschläge aus der 
Mitgliedschaft des Deutschen Kulturra-
tes bestehen bereits, die weiterverfolgt 
werden könnten.

Angebot und Nachfrage

Denn eines ist klar, Kultur braucht auch 
Nachfrage. Vollkommen unstreitig ist, 
dass sich die direkte Kulturförderung 
darauf konzentrieren sollte, zu för-
dern, was es schwer hat und am Markt 
nicht ohne weiteres existieren kann. 
Ohne Zweifel müssen Künstlerinnen 
und Künstler ihr Werk schaff en, ganz 
unabhängig von Publikumsgeschmack 
und -vorlieben. Selbstverständlich 
braucht avantgardistische Kunst, die 
ungewohnt ist und die Seh- und Hör-
gewohnheiten irritiert, Unterstützung. 
Natürlich muss es darum gehen, neue 
Publika zu gewinnen. Dennoch, Kultur 
ist auch ein Markt. Ein ökonomischer 
Markt und ein Aufmerksamkeitsmarkt. 
Wenn sich über viele Jahre hinweg kein 
künstlerischer Erfolg im Sinne von Pu-
blikum oder Käufern einstellt, ist das 
Werk zwar möglicherweise immer noch 
hervorragend, stößt aber off enbar auf 
zu wenig Resonanz. 

Das sehr niedrige Einkommen selb-
ständiger Künstlerinnen und Künstler 
hat viele Ursachen, das Verhältnis von 
Angebot und Nachfrage gehört sicher-
lich in das Ursachenspektrum. Ein 
Aspekt in diesem Spektrum ist sicher-
lich auch die Standortwahl, die nicht 
nur für Unternehmen der Kultur- und 
Kreativwirtschaft, sondern auch für 
Künstlerinnen und Künstler relevant 
ist. Ohne unternehmerisches Handeln 
werden freiberufl ich arbeitende Künst-
lerinnen und Künstler dauerhaft nur 
schwer überleben können. 

Projekt- und Dauerförderung

Schon seit Längerem in der Kritik sind 
Projektförderungen. »Projektitis« ist 
das Schlagwort, das sich hierfür einge-
bürgert hat und oft eher abfällig genutzt 
wird. Wir warnen allerdings davor, hier 
das Kind mit dem Bade auszuschüt-
ten. Bis Mitte der er Jahre wurde 
vielfach gefordert, stärker Projekte zu 

fördern und weniger die Institutionen 
in den Mittelpunkt zu stellen. Und in 
der Tat hat sich seither die Förderland-
schaft deutlich verändert. Mitunter ist 
das Pendel zu stark in die andere Rich-
tung ausgeschlagen. Wenn allerdings 
Bundesministerien umsteuern, wie 
jüngst das Amt der Kulturstaatsminis-
terin (BKM), das die Projektförderung 
im Bereich der kulturellen Bildung zu-
rückgefahren hat und stärker auf die 
Verankerung von Kulturvermittlung in 
den eigenen geförderten Einrichtungen 
setzt, führt dies auch zu Unmut. Es wäre 
daher wichtig, eine Debatte darüber 
zu führen, wie sich Projektförderung 
und institutionelle Förderung zuein-
ander verhalten sollten und vor allem 
für welche Institutionen und welches 
Vorhaben, welche Förderinstrumente 
geeignet sind.

Kultur als Pfl ichtaufgabe

In diesen Themenkomplex gehört auch 
die Verankerung von Kultur als Pfl icht-
aufgabe in den Kommunen. Eine Frage-
stellung, die ebenfalls nicht neu ist und 
beispielsweise im Vorfeld der Kultur-
hauptstadt RUHR. rauf und run-
ter debattiert wurde. Zunächst einmal 
die Binse: Kultur fi ndet vor Ort statt. 
Die meisten Kulturangebote, seien es 
öff entliche, private oder ehrenamtli-
che, richten sich an die Bürgerinnen 
und Bürger vor Ort. Entsprechend 
sind es vor allem die Kommunen, die 
Kunst und Kultur fi nanzieren. Direkte 
Gemeindesteuern sind die Gewerbe-
steuer und die Grundsteuer, ansonsten 
erhalten die Kommunen Zuweisungen 
der Länder. Viele kommunale Haushal-
te sind ausgehöhlt. Viele Kommunen 

befi nden sich in der Haushaltssiche-
rung, was heißt, dass ihre Haushalte 
von der nächsthöheren Ebene erst 
noch genehmigt werden müssen. Das 
kann dazu führen, dass Ausgaben, die 
nicht zu den Pfl ichtaufgaben gehören, 
nicht genehmigt werden, was sich in 

den Kulturausgaben niederschlagen 
kann. Die Verankerung von Kultur als 
Pfl ichtaufgabe für die Kommunen wür-
de zwar mehr Haushaltssicherheit für 
Kunst und Kultur bedeuten, könnte 
aber auch Handlungsspielräume ein-
schränken. 

Rolle der privaten Förderung

Eine große Enttäuschung – gerade jetzt 
während der Corona-Pandemie – ist die 
private Kulturförderung, insbesondere 
der Stiftungen. Der Deutsche Kulturrat 
und viele andere Verbände haben sich 
insbesondere in den er Jahren 
intensiv für Verbesserungen im Stif-
tungsrecht und im Stiftungssteuerrecht 
eingesetzt. Es bestand die Hoff nung, 
in Stiftungen zuverlässige Partner zu 
fi nden, die unbürokratisch und fl exibel 
Kunst und Kultur unterstützen. Nun 
sind einige Stiftungen aufgrund der 
inzwischen seit vielen Jahren beste-
henden niedrigen Zinsen in der Situa-

tion, dass ihre Erträge immer geringer 
werden und sie kaum Förderungen 
ausreichen können. Es gibt allerdings 
auch Stiftungen, bei denen dies nicht 
der Fall ist, die sich allzu oft eben nicht 
langfristig engagieren, sondern The-
men für einige Jahre setzen, sich in dem 
Zeitraum auch stark engagieren und als 
Platzhirsch auftreten, sich nach gewis-
ser Zeit aber anderen Fragestellungen 
zuwenden. Ein solches Engagement 
lässt leider sehr oft Förderruinen und 
Enttäuschungen zurück – siehe Edito-
rial in dieser Ausgabe.

Bundestagswahl 

Im kommenden Jahr ist Bundestags-
wahl und in fünf Bundesländern wird 
gewählt. Eine gute Gelegenheit für die 
Parteien im Bund und in den Ländern, 
um zu zeigen, welche kulturpolitischen 
Akzente sie setzen, welche Verbesserun-
gen der Rahmenbedingungen sie auf 
den Weg bringen und welche Akzente 
in der Kulturpolitik sie setzen wollen. 
Dabei muss auch debattiert werden, wo-
für der Bund zuständig ist und wofür 
Länder und Kommunen. Das bedeutet 
nicht, eine neue Föderalismusdebatte 
loszutreten, sondern pragmatisch zu 
überlegen, wer an welcher Stellschrau-
be am meisten bewegen kann. 

Die Coronakrise ist keine Chance, 
sondern sie ist eine Bewährungsprobe. 
Wir können jetzt viel richtig machen, 
aber auch viel Schaden anrichten. Wir 
haben es selbst in der Hand. 

Olaf Zimmermann ist Geschäftsführer 
des Deutschen Kulturrates. Gabriele 
Schulz ist Stellvertretende Geschäfts-
führerin

Die Coronakrise ist 
keine Chance, sondern 
eine Bewährungspro-
be. Wir können jetzt 
viel richtig machen, 
aber auch viel Schaden 
anrichten
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Viele Freitagsgebete in Moscheen bleiben weiter aus
Islam-Praktizieren in der 
Corona-Pandemie

AIMAN MAZYEK

D ie Verschiebung des Ramadans 
aufgrund der Corona-Pandemie 
war eine Diskussion, die es ei-

nigen Medien durchaus wert war, zu 
verbreiten. Ich fand diese Diskussion 
ein Stück weit belustigend. Es zeigt 
einmal mehr, wie wenig manche bereit 
sind, die Dinge zu Ende zu denken. Aber 
es eröff nete auch uns Muslimen, sich 
über den Heiligen Monat Ramadan in 
Corona-Zeiten hinaus, der Gaben dieses 
Monats nochmals bewusster zu werden. 
Dabei spielt der Verzicht auf Essen und 
Trinken für eine bestimmte Zeit am Tag 
eine eher untergeordnete Rolle, sprich 
eine mittlere und vor allem vermitteln-
de Rolle. Denn das Fasten soll den Weg 
zum spirituellen Schatz des Ramadans 
weisen: dem Heiligen Monat, an dem 
der Koran herangesandt worden ist, 
dem Monat der Barmherzigkeit und 
Vergebung, dem Monat des Gebets, des 
Koranlesens, des innigen Gespräches 
mit Gott. Selbstverständlich wollen 
Muslime dies vorzugsweise in der Mo-
schee ausüben, aber in Corona-Zeiten 
machten wir unsere Wohnzimmer zu 
Moscheen innerhalb unserer Familien, 
nachdem wir gemeinsam das Fasten 
mit ihnen gebrochen haben. 

Kein Muslim, gerade jene, die auf-
grund der islamischen Bestimmungen 
nicht zu fasten brauchen bzw. dürfen 

– das sind z. B. Kranke, Wöchnerinnen 
oder Schwangere – würde freiwillig auf 
diesen wesentlichen Teil des Ramadans 

verzichten, in Corona-Zeiten erst recht 
nicht. Sie wissen genau, auch wenn sie 
aus gesundheitlichen Gründen nicht 
fasten können bzw. dürfen, der Heilige 
Monat Ramadan ist mit seinen Gaben, 
mit dem Geschenk Gottes vollends da 
und sie mittendrin. Und warum ausge-
rechnet in diesen schweren Zeiten dar-
auf verzichten? Das klingt in der Tat wie 
ein schlechter Witz. Man würde ja auch 
nicht eine Verschiebung des Sommers 
anmahnen, nur weil die Sonnenschir-
me ausverkauft sind, oder den Juden 
die Verschiebung ihres Pessach-Festes 
nahelegen, nur weil sie nicht in die Sy-
nagoge gehen können, oder schließlich 
die Christen anweisen, Karfreitag und 
Ostern auf Weihnachten zusammen-
zulegen, weil – so hoff en wir alle – bis 
dahin die Gotteshäuser wieder geöff net 
sein könnten?

Und ja, die Entscheidung des Vor-
standes des Zentralrates der Muslime in 
Deutschland (ZMD) in Abstimmung mit 
Verwaltung und Politik, die Moscheen 
in der Pandemie erst mal zu schließen, 
war eine schwere Entscheidung. Sie 
erfolgte aber nach Absprache mit den 
Islam-Gelehrten – noch bevor übrigens 
die meisten Bundesländer dazu Verord-
nungen erlassen hatten. Später leiteten 
wir dann eine vorsichtige Öff nung ein, 
die mit einem strikten Hygiene- und 
Abstandskonzept einhergeht. So ist es 
bis heute. 

Und die Religion stand uns auch hier 
immer Pate. Denn unser Prophet sagte 
schon: »Wenn Sie von einem Ausbruch 
der Pest in einem Land hören, betreten 
Sie es nicht; aber wenn die Pest an ei-
nem Ort ausbricht, während Sie sich 
dort befi nden, verlassen Sie diesen Ort 

nicht.« Kann also die Kraft des Gebetes 
allein eine Pandemie stoppen? Der Pro-
phet Muhammad macht damit deutlich, 
dass Gebet und physische Eindämmung 
zusammengehören und zusammenge-
dacht werden müssen. Die Aussetzung 
der Gottesdienste in den Moscheen be-
deutet einen ungeheuren Eingriff  in die 
Religionsfreiheit – ein Grundrecht. Es 
geht um eine temporäre Hinnahme von 
gewaltigen Einschnitten in der religi-
onsgemeinschaftlichen Praxis und Aus-
übung. So ist das bis heute, so war das 
im Ramadan, der in diesem Jahr vom . 
April bis zum . Mai ging, und so ist 
dabei vieles anders geworden: Gemein-
schaftliche Iftare, das Fastenbrechen 
im großen Kreis, die Koranlesungen in 
der Moschee, die Pfl icht- und Freitags-
gebete in der Moschee bleiben aus oder 
werden nur unter strengen, dem Ge-
sundheitsschutz dienenden Vorgaben 
umgesetzt. 

Es gab übrigens in den vergangenen 
Jahrhunderten immer wieder Pande-
mien, bei denen Gebete, Freitagsge-
bete, ja selbst die Hadj, die  Pilgerfahrt, 
ausgesetzt werden mussten, das ge-
hört auch zu unserer Geschichte, aber 
nicht in diesem weltweiten Ausmaß. 
So sehr uns jeder Tag ohne den Gang 
zur Moschee schmerzt, ist jeder dieser 
Tage gleichsam ein gewonnener Tag 
im Kampf gegen die Ausbreitung der 
durch das Coronavirus verursachten 
lebensbedrohlichen Krankheit. Dies 
ist derzeit eine große Prüfung für die 
Gemeinde. Wir sehen diesen Kampf als 
unsere religiöse und zugleich bürger-
liche Pfl icht. Aber wir verzichten nicht 
auf den Gottesdienst und die Gebete 
als solches, wir machen unsere Woh-

nungen zu den Orten der Anbetung, 
zu Orten des Lernens und der Gebete, 
wenngleich es keine Substitution des 
Gottesdienstes in der Moschee darstellt, 
schon gar nicht das Gemeinschaftliche 
ersetzt. Viele Moscheen stehen zudem 
derzeit auch vor großen fi nanziellen 
Schwierigkeiten, weil sie stets auf 
Spendensammlungen zum Freitags-
gebet und vor allem auch im Rama-
dan angewiesen sind. Diese Spenden 
fallen nun fast komplett aus. Mosche-

en und deren Verantwortliche haben 
sich besonders verantwortungsvoll in 
der Corona-Zeit erwiesen, sie sind in 
den Stadtteilen und für unsere Gesell-
schaft unverzichtbare Institutionen der 
Wohlfahrt, Seelsorge und sozialen In-
tegration mit großer gesellschaftlicher 
Relevanz. 

Für diese großartige Arbeit zollt die 
Gesellschaft ihnen großen Respekt und 
Anerkennung. Dies ist inzwischen auch 
in der Politik angekommen. So schreibt 
der Bundesinnenminister Horst Seeho-
fer in einem Kommentar in der Frank-
furter Allgemeinen Sonntagszeitung: 
»Die Religionsgemeinschaften haben 
gute Konzepte, dass der Schutz des 

Lebens für alle die oberste Maxime ist. 
Wenn wir in allen Bereichen so verant-
wortlich, solidarisch und besonnen vor-
gehen, werden wir Erfolg haben.«

Christen an Ostern, Juden an 
Pessach und Muslime im Ramadan, 
alle mussten und müssen in diesen 
Tagen auf gemeinsame Gottesdienste 
und Feiern im Familien- und Freundes-
kreis verzichten. Trotzdem oder gerade 
deswegen haben die Religionen erkannt, 
dass die Einschränkungen in höchstem 
Maße sozial sind, weil sie aus der Barm-
herzigkeit und zum Schutz des Lebens 
geschehen.

Wissenschaft und Virologen bestä-
tigen leider, dass die Entwicklungen 
und Zahlen der Corona-Pandemie in 
Deutschland weiterhin kritisch sind. 
Infi zierte in geschlossenen Räumen 
ohne Luftzirkulation und -austausch 
können virushaltige Tröpfchen ansam-
meln, bis die Konzentration für eine 
Infektion ausreicht. Abstandhalten 
böte in solch einem Fall nur bedingt 
Schutz. Der ZMD empfi ehlt deshalb, 
auch weiterhin die Gemeinschaftsge-
bete, mindestens aber die Freitagsge-
bete, und Festgebete auszusetzen oder 
unter den oben erwähnten strengen 
Hygiene- und Abstandsregelungen 
durchzuführen. Die Verhältnismä-
ßigkeit der Gebote muss dabei stets 
geprüft werden im Kontext der Grund-
rechte, der religiösen Vorschriften und 
des aktuellen Pandemieverlaufes und 
dabei immer wieder aufs Neue abge-
wogen werden.

Aiman Mazyek ist Vorsitzender 
des Zentralrates der Muslime in 
Deutschland

Norbert Sievers, Ulrike Blumenreich, 
Sabine Dengel, Christine Wingert (Hg.)
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So sehr uns jeder Tag 
ohne den Gang zur 
Moschee schmerzt, ist 
jeder dieser Tage ein 
gewonnener Tag im 
Kampf gegen die Aus-
breitung von Corona
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Corona macht erfi nderisch: Ein Truck dient als mobile Bühne für Auftritte unter freiem Himmel 
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»Es geht definitiv mit mehr Besuchern«
Der Intendant der Brandenburger Festspiele, Manuel Dengler, über die Folgen der Corona-Beschränkungen für Festivals

Mitte September versammeln 
sich fröhlich gestimmte Men-
schen bei schönstem Sonnen-
schein vor einer Schlossruine im 
Städtchen Freyenstein, eine Au-
tostunde von Berlin entfernt, um 
Operettenlieder zu hören, aufge-
führt vom Brandenburger Fest-
spielorchester mit einer Sänge-
rin aus Frankreich und einem 
kanadischen Sänger. Es ist erst 
das sechste von eigentlich  
geplanten Konzerten der Fest-
spiele. Statt  dürfen nur  
Zuhörer kommen, das Orches-
ter wurde von  auf  Musiker 
verkleinert. Aber die Bewohner 
freuen sich, in diesem Corona-
Spätsommer an diesem schönen 
Ort Musik genießen zu können, 
und die freiberufl ichen Musiker, 
endlich wieder einmal auftreten 
zu dürfen. Am Allermeisten aber 
freut sich Festspielleiter Manuel 
Dengler, der selbst dirigiert und 
sich bis zur letzten Sekunde mit 
dem Präsidenten Walter Schir-
nik um die Organisation bis zum 
Ticketverkauf kümmert. 

Ludwig Greven: Als Sie zu 
Jahresbeginn die Intendanz 
der Brandenburger Fest-
spiele übernahmen, hatten 
Sie sicher eine Menge Plä-
ne, nicht ahnend, dass die 
Pandemie kurz danach alles 
über den Haufen werfen 
würde.
Manuel Dengler: So ist es. Ich 
war schon seit Mitte  in 
diversen Vorläuferstrukturen 
aktiv, und wir haben langfristig 
auf unsere Premierenspielzeit 
in  hingearbeitet. Seit Ja-
nuar bin ich nun Intendant der 
Brandenburger Festspiele, die 
wir in professioneller Struktur 
neu aufgestellt haben. Unser 
Ziel: Wir wollen ein landes-
weites Kulturfestival als echtes 
Landesfestival etablieren mit 
ganzjährigen Veranstaltungen, 
genreübergreifend mit dem 
Fokus Klassische Musik und 
mit Spielorten jeglicher Art: 
Schlösser, Industriedenkmäler, 
in der Natur. Die Programme 
entwickeln und setzen wir mit 
lokalen Partnern um. So wol-
len wir lokale und regionale 
Potenziale mit künstlerischen 
Mitteln erzählen. Programm-
Highlights sind internationale 
Stars, kombiniert mit Branden-
burger Künstlern, in, aus und 
für die einzelnen Regionen. 
Für die lokale Verankerung 
sorgt unser Festspielrat. Für 
den konnten wir zahlreiche 
Landräte, Bürgermeister, Kul-
turdezernenten und kulturelle 
Akteure in ganz Brandenburg 
gewinnen. Dem Kuratorium 
gehören neben Bundestags-
präsident Wolfgang Schäuble, 
dem Pianisten Christoph 
Eschenbach und Sarah Wedl-
Wilson, der neuen Rektorin der 
Hochschule für Musik Hanns 
Eisler, Personen aus ganz un-
terschiedlichen Gesellschafts-
bereichen an. In jeder Hinsicht 
war das also eine Premieren-
spielzeit.

Aber dann kam die 
Pandemie.
Damit war alles auf Null ge-
setzt. Unsere schönen Pläne 
waren dahin. Wir mussten alle 
lange vorbereiteten Konzerte 
absagen oder verschieben. Kei-
ner wusste, wie es weitergeht. 

Wir haben uns dann zusam-
mengesetzt, mit den Behörden 
und den lokalen Partnern 
gesprochen und überlegt, was 
unter den veränderten Bedin-
gungen überhaupt möglich 
wäre. Eine Idee war, andere 
Formate zu fi nden und einen 
Truck als mobile Bühne übers 
Land zu schicken, um in ein-
zelnen Orten Auftritte unter 
freiem Himmel von diesem 
Lkw aus möglich zu machen. 
Das gelang erstmals Anfang 
Juni, weitere Veranstaltungen 
ab Ende Juli folgten. Von den 
geplanten  Konzerten wer-
den wir bis Jahresende ein gu-
tes Dutzend abhalten können, 
allerdings mit sehr reduzierter 
Zuhörerzahl und wesentlich 
kleineren Ensembles. Dafür 
müssen zum Teil die Stücke 
neu arrangiert werden. Alles 
große Herausforderungen für 
unser kleines Team.

Welche Auswirkungen 
haben die Absagen und das 
arg reduzierte Programm für 
Ihren Etat? 
Das lässt sich schwer beziff ern, 
denn die Bedingungen ändern 
sich immer noch ständig. Ein 
Beispiel: Für ein Musikausbil-
dungsprojekt bekommen wir 
Fördermittel aus einem Pro-
gramm der BKM. Diese Mittel 
müssen in diesem Jahr  
ausgegeben werden und kön-
nen nicht ins nächste Jahr mit-
genommen werden. Dem steht 
aber die Aufl age aus dem Bran-
denburgischen Bildungsminis-
terium entgegen, dass Kinder 
im Schulunterricht nicht sin-
gen dürfen. Vom Ministerium 
für Wissenschaft, Forschung 
und Kultur hingegen wurden 
Laienchöre aufgefordert, wie-
der ihren Probenbetrieb auf-
zunehmen. Da unser Projekt 
aber an den Schulunterricht 
gekoppelt ist, können wir das 
nicht wie geplant durchführen. 
Da muss es unbedingt einheit-
lichere Regelungen geben.
Grundsätzlich setzt sich 
unser Etat aus Geldern der 
Landesregierung, aus Förder-
programmen, von Stiftungen, 
Sponsoren, Landkreisen und 
Kommunen zusammen. Gerade 
als neues Festival kann man 
häufi g erst im Laufe des Pro-
gramms Sponsoren und Unter-
stützer gewinnen. Das wurde 
natürlich extrem durch Corona 
beeinträchtigt, viele Unterneh-
men müssen ihre Gelder bei-
sammenhalten. Von Stiftungen 
und der öff entlichen Hand 
haben wir sehr viel Entgegen-
kommen erfahren, teils haben 
wir Extrafördermittel erhal-
ten, wenn Gelder an anderer 
Stelle nicht abgerufen wurden. 
Trotzdem sind wir hochgradig 
auf Einnahmen aus den Ticket-
verkäufen angewiesen, die nun 
extrem reduziert ausfallen.

Wie viele feste und freie 
Mitarbeiter haben Sie jetzt, 
und wie viele wären es ohne 
Corona gewesen?
Unser Festival lebt durch un-
sere Kooperationspartner, die 
teils in eigenen Strukturen 
fi nanziert sind oder sich in viel 
Fleißarbeit ehrenamtlich für 
unsere gemeinsamen Projekte 
einsetzen. Unser Kernteam 
ist klein – aktuell sind wir zu 

dritt. Es war geplant, noch zwei 
weitere Mitarbeiter im Verlauf 
dieses Jahres einzustellen, was 
aber vor dem Hintergrund der 
fi nanziellen Gesamtlage und 
der Aufl agen der Agentur für 
Arbeit – Stichwort Kurzarbei-
tergeld – nicht möglich war. 

Was bedeuten die Absagen 
für die meist freien Musiker 
und die Veranstaltungsorte?
Für die Musiker sind das her-
be Einschnitte, weil einige 
leider doch durch das Raster 
der Hilfsmaßnahmen fallen 
oder diese zu gering ausfallen. 
Deshalb versuchen wir, so viele 
Konzerte wie möglich durch-
zuführen, soweit das für uns 

tragbar ist. Für die Veranstal-
tungsorte ist es in den meisten 
Fällen einfach sehr schade, 
wenn eine lang geplante Ver-
anstaltung nicht stattfi nden 
kann – besonders, wenn viel 
Herzblut durch ehrenamtliche 
Arbeit drinsteckt. 

Wie sehen Ihre Planungen 
für  aus? Rechnen Sie 
damit, dass es dann noch Be-
schränkungen geben wird?
In Brandenburg sind die 
Corona-Fallzahlen aktuell zum 
Glück recht überschaubar. Das 
stimmt uns optimistisch, dass 
wir  wieder mehr Besucher 
erwarten können. Wir planen 
fürs erste Halbjahr Veranstal-
tungen, die sich kostenmäßig 
günstig realisieren lassen, und 
legen größere Projekte in die 
Open-Air-Saison. Allerdings 
muss man sehen, dass es im 
Sommer ohnehin schon ein 
großes Angebot gibt und man 
sich nicht gegenseitig als Kul-
turschaff ende unnötig Konkur-
renz macht. Das benötigt eine 
gute Abstimmung und hoff ent-
lich neue Zusammenarbeit. 

Kooperieren Sie mit Fest-
spielen in anderen Ländern? 
Wie haben die reagiert? 
Unser Fokus liegt darauf, dass 
wir uns erst mal in unserem 
Einzugsgebiet gut verwurzeln 

und mit den hiesigen Akteuren 
zusammenarbeiten. Wir haben 
aber auch länderübergreifende 
und internationale Koopera-
tionen für die nächsten Jahre 
geplant und sind hier teils 
auch schon in der Projektent-
wicklung. Gleich zu Beginn der 
Pandemie haben sich  Festi-
vals in Deutschland im Forum 
Musik Festivals organisiert 
und gemeinsam Forderungen 
an die Bundesregierung und 
die Länder gestellt. In Folge 
gab es zahlreiche Online-
Sitzungen, in denen wir uns 
über Hygienekonzepte und alle 
Konsequenzen für Festivals 
ausgetauscht haben. Das habe 
ich als sehr gewinnbringend 

empfunden. Allerdings stellt 
man auch hier fest, dass trotz 
dieses großen Engagements 
leider wenige Forderungen 
besonders auf Bundesebene 
umgesetzt wurden. 
Die Reaktionen der Festivals 
waren sehr unterschiedlich, da 
die Finanzierung sehr unter-
schiedlich gelöst ist und man 
bei aller Kreativität im Lei-
tungsteam doch immer davon 
abhängig ist, was fi nanziell 
getragen werden kann.  

Die Pandemie hat immerhin 
dazu geführt, dass vielen 
bewusst geworden ist, wie 
unverzichtbar Kultur und 
Musik gerade in Krisenzei-
ten sind.
Es fällt mir schwer, das positiv 
zu werten, da die Folgen der 
Coronakrise katastrophal sind. 
Viele Kreative sind emotional 
und psychisch in sehr bedenk-
liche Zustände geraten, weil 
von heute auf morgen völlig 
unklar ist, wie sich die Um-
stände von teils jahrzehntelan-
ger Arbeit in Zukunft gestalten 
werden. Ich bin überzeugt, 
dass Kultur ein unglaubliches 
Aktivierungspotenzial besitzt 
und ein wichtiger Motor ge-
sellschaftlicher Entwicklungen 
ist. Allerdings glaube ich, dass 
sich das Bewusstsein für die 
Unverzichtbarkeit von Kultur, 

wie wir es gerade wahrneh-
men, auch wieder ganz schnell 
verfl üchtigen kann. Es liegt an 
uns Kulturschaff enden, un-
abhängig von einer Pandemie, 
Kultur stärker zu politisieren 

– ohne politische Couleur – und 
gesellschaftliche Relevanz zu 
schaff en. Nähe in Zeiten von 
notwendiger Distanzierung zu 
generieren ist eine Riesenher-
ausforderung.

Waren und sind die 
Beschränkungen aus Ihrer 
Sicht alle notwendig und 
berechtigt?
Die Pandemie hat die gesamte 
Weltbevölkerung vor eine nicht 
gekannte individuelle und kol-

lektive Verantwortung gestellt. 
Ich bin kein Virologe und kann 
daher nur schwer beurteilen, 
welche Maßnahmen im Ein-
zelnen gerechtfertigt waren 
und sind. Allerdings stimmt 
es mich schon nachdenklich, 
dass man mit nur  Personen 
im Konzertsaal sitzt und an-
schließend beim Italiener um 
die Ecke sich mit genau diesen 
 Personen zu bereits  
speisenden Gästen dazusetzen 
darf. An dieser Stelle merkt 
man, dass die Lobby der Kul-
tur im Verhältnis zu anderen 
Branchen schwach ist. Bei Kul-
turveranstaltungen hat man in 
der Regel ein sehr verantwor-
tungsvolles Publikum und gute 
Möglichkeiten, Hygienekon-
zepte konsequent umzusetzen. 
Das geht defi nitiv mit mehr 
Besuchern, als es derzeit an 
vielen Stellen erlaubt ist. Sonst 
läuft das alles in einen wirt-
schaftlichen Irrsinn. 

Wie sind Sie auf die Idee mit 
dem Musik-Truck gekom-
men? 
Für uns war klar: Wenn die 
Menschen nicht zur Musik 
kommen dürfen, bringen wir 
die Musik zu den Menschen. 
Auf einer mobilen Bühne 
Musik zu machen ist ja nichts 
ganz Neues, auch andere Ver-
anstalter haben das aufgegrif-

fen. Ende Mai sind wir auf un-
sere Partner zugegangen und 
haben das Konzept vorgestellt. 
Innerhalb von weniger als 
zwei Wochen haben wir alles 
umgesetzt und den Branden-
burger Festspieltruck ins Elbe-
Elster-Land geschickt. Das 
war nur möglich, weil alle von 
Landrat über Sparkasse bis hin 
zu Polizei und Ordnungsamt 
gemeinsam an einem Strang 
gezogen haben und ermöglicht 
haben, dass wir verschiedene 
Kulturhaltestellen anfahren 
und mit einem Flügel Klavier-
musik präsentieren konnten. 
Wir haben zahlreiche inter-
essierte Regionen für weitere 
Kulturhaltestellen und sind in 

konkreter Planung. Aber auch 
da hängt ein Rattenschwanz 
an Finanzierungsfragen und 
Genehmigungen dran. 

Werden Sie die mobile Büh-
ne auch nach der Pandemie 
einsetzen?
In Zukunft möchten wir den 
Truck als mobile Akademie 
nutzen, um verschiedene Ver-
mittlungsangebote besonders 
im ländlichen Raum zu ermög-
lichen. In Brandenburg haben 
wir keine Musikhochschule, 
die Kluft zwischen musischer 
Erziehung und der professi-
onellen Ebene ist häufi g sehr 
groß. Außerdem wollen wir 
noch stärker lokalen Künstlern 
gemeinsam mit international 
bekannten Künstlern eine 
Bühne geben. Die regionale 
und mediale Aufmerksamkeit 
ist bei einer solch außerge-
wöhnlichen Bühne groß. So 
erreichen wir Menschen, die 
sonst eher Berührungsängste 
mit Kulturveranstaltungen 
haben, und holen sie in ihrer 
Lebenswelt ab. 

Vielen Dank.

Manuel  Dengler ist Dirigent, 
Bratschist, Kulturmanager und 
Intendant der Brandenburger 
Festspiele. Ludwig Greven ist 
freier Publizist
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Der Staatsbibliothek zu Berlin, hier Standort Unter den Linden, wurden vom Wissenschaftsrat hervorragende Noten ausgestellt
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Reform als Chance
Die Stiftung Preußischer 
Kulturbesitz nach der 
Evaluation durch den 
Wissenschaftsrat

HERMANN PARZINGER

D ie Stiftung Preußischer 
Kulturbesitz ist die mit 
Abstand größte Kulturein-
richtung in Deutschland und 

eine der größten weltweit. Mit ihren 
Museen, Bibliotheken, Archiven und 
Forschungsinstituten gehört sie zu 
den wenigen spartenübergreifenden 
Gedächtnisinstitutionen und gilt in 
gewisser Weise als deutsche »Smithso-
nian«. Die Stiftung Preußischer Kultur-
besitz, kurz SPK, hatte im Verlaufe ihrer 
über -jährigen Existenz gewaltige 
Herausforderungen zu bewältigen: die 
Rückführung der nach Westdeutschland 
ausgelagerten Sammlungen und Be-
stände sowie gleichzeitig den Ausbau 
West-Berlins zur Kulturmetropole mit 
den Standorten Dahlem und Kulturfo-
rum, ab  dann die Integration der 
Mitarbeiterschaft im Ostteil der Stadt 
sowie die Zusammenfügung der nach 
Ost und West aufgeteilten Museen, Bi-
bliotheken und Archive. Gigantische 
und zugleich dringend notwendige Sa-
nierungs- und Neubauprojekte bestim-
men seit mehr als zwei Jahrzehnten die 
Agenda der Stiftung und absorbieren 
alle Kräfte und Mittel, die andernorts 
in die Modernisierung von Strukturen 
und Ausstattung fl ießen. Das ist das 
Kernproblem der SPK. 

Der Personalbestand der Stiftung 
hat sich seit der Wiedervereinigung fast 
halbiert, nachdem er im Oktober  
schlagartig auf . angewachsen war, 
und nähert sich bald wieder dem Stand 
der alten West-Berliner SPK an. Doch 
die Zahl der Häuser und Sammlungen 
hat sich seit  verdoppelt. Ferner 
kamen mit Digitalisierung und Proveni-
enzforschung, Bildung und Vermittlung 
neue Aufgaben hinzu, die vor  Jahren 
gar keine oder nur eine untergeordnete 
Rolle spielten. Diese drastische Unter-

ausstattung führte zu Mangelwirtschaft 
und Dysfunktionalitäten. Eine grundle-
gende externe Evaluierung von Struk-
turen und Ressourcenausstattung der 
Stiftung war daher nicht mehr länger 
aufschiebbar. 

Wir in der SPK wollten diesen Schritt 
ausdrücklich, weil wir mit den Folgen 
der derzeitigen Situation Tag für Tag 
konfrontiert sind. Der Kulturstaats-
ministerin danke ich für den Mut, eine 
solche Neuordnung anzugehen, weil 
sie immer auch Folgen für die Träger 
hat. Dem Wissenschaftsrat schulden 
wir Dank und Respekt für seine aus-
führliche Befassung mit der Stiftung. 
Bericht und Empfehlungen liegen nun 
seit Mitte Juli vor, und schon jetzt zeigt 
sich, dass Bund und Länder gemeinsam 
mit uns den Weg der Reformen gehen 
wollen.

Zentrale Forderungen des Wissen-
schaftsrates sind – kurz gesagt – die 
Aufl ösung der Dachstruktur »Stiftung 
Preußischer Kulturbesitz«, die rechtli-
che Selbständigkeit ihrer Einrichtungen, 
die weitgehende Entlassung der Länder 
aus ihrer Mitverantwortung und eine 
erheblich verbesserte Finanz- und Per-
sonalausstattung. Das Dach SPK habe in 
der Vergangenheit wichtige Aufgaben 
erfüllt, sei für die weitere Entwicklung 
der Museen, Bibliotheken, Archive und 
Forschungsinstitute der SPK jedoch 
hemmend und dysfunktional. 

An dieser Stelle sind durchaus Fra-
gezeichen angebracht. Denn der Staats-
bibliothek zu Berlin, dem Geheimen 
Staatsarchiv Preußischer Kulturbesitz 
und dem Ibero-Amerikanischen Institut 
werden – völlig zu Recht – hervorra-
gende Noten ausgestellt. So hemmend 
kann die Dachstruktur dann also nicht 
sein. Im Förderatlas der Deutschen 
Forschungsgemeinschaft (DFG) für 
 wird die SPK unter den besonders 
erfolgreichen außeruniversitären Ein-
richtungen geführt. Der Verbund kann 
also durchaus auch stärkend für seine 
Einrichtungen wirken. 

Die Stiftung ist eine auf historischen 
Zusammenhängen aufbauende Ge-
samtorganisation an der Schnittstelle 

von Kunst und Kultur einerseits und 
Wissenschaft und Forschung ande-
rerseits. Ihre Stärke schöpft sie gera-
de aus der Vielfalt ihrer Sammlungen 
und Bestände, aus unterschiedlichen 
institutionellen Formen und Logiken 
und aus der großen Bandbreite an in 
der SPK vertretenen geistes-, kultur-, 
sozial- und naturwissenschaftlichen 
Disziplinen. Alle diese Aspekte machen 
die Besonderheit des Verbundes SPK 
aus. Inhaltliche Verknüpfungen müssen 
dabei modern ausgestaltet und durch 
digitale Prozesse unterstützt werden. 

Eine Trennung und Verselbständi-
gung von Museen, Bibliotheken, Ar-
chiven und Forschungsinstituten, wie 
vom Wissenschaftsrat vorgeschlagen, 
ist dagegen ein sehr traditionelles Vor-
gehen, ein Sortieren entlang von Spar-
tengrenzen vergangener Jahrhunderte, 
anstatt diese durchlässiger zu machen. 
Museen, Bibliotheken und Archive tei-
len schon lange wesentliche Werte und 
Praktiken. Deshalb ist der internationa-
le Trend auch genau entgegengesetzt, 
im digitalen Zeitalter geht es eben ge-
rade um mehr Vernetzung, nicht um 
weniger. Nur das Übergreifende bringt 
einen wirklichen geistigen Mehrwert, 
den wir auch deutlich machen wollen. 

Aber nicht nur spartenübergreifen-
dem Denken und Arbeiten gehört die 
Zukunft, auch die ganz pragmatische 
Frage gemeinsamer Ressourcennutzung 
ist nicht trivial. Die Staatsbibliothek ist 
derzeit quasi das Rechenzentrum der 
ganzen SPK, das Geheime Staatsarchiv 
koordiniert die Einführung der E-Akte 
für alle SPK-Einrichtungen, und das Jus-
tiziariat der SPK arbeitet ebenfalls zur 
höchsten Zufriedenheit für alle. Dem 
gesteigerten Bedarf an Bauunterhalt 
und die bessere Koordination der rapide 
zunehmenden Bauaufgaben lässt sich 
nur mit einer zentralen Bauabteilung 
bei der SPK beikommen, und die Eta-
blierung einer zentralen Vergabestelle 
war nicht nur eine Forderung des Bun-
desrechnungshofs, sondern trägt auch 
einem immer komplexer werdenden 
Vergaberecht Rechnung. Es gibt also 
sehr gute Beispiele für die Notwendig-

keit einer gemeinsamen Nutzung von 
Ressourcen, Kompetenzen und Services. 
Das alles soll man vierfach betreiben? 

Gleichwohl liegt der Schlüssel zu 
mehr Erfolg in einer größeren Auto-
nomie und Eigenverantwortung der 
Einrichtungen der SPK. Das gelingt 
nur über Budget- und Personalhoheit. 
Hier ist die Stiftung zeitnah zu radika-
len Veränderungen bereit. 

Wir werden aber auch darüber spre-
chen müssen, ob eine fortbestehende 
SPK sich als eine Holding mit lediglich 
Verwaltungs- und Infrastrukturservices 
versteht, oder – im Zusammenwirken 
mit den Einrichtungen – auch inhaltli-
che Linien entwickeln soll. Eine SPK als 
spartenübergreifende Netzwerkstruktur, 
die etwa als außenkulturpolitischer Ak-

teur größere globale Sichtbarkeit für 
seine Einrichtungen schaff t, als Ini-
tiator von Forschungsinitiativen und 

-verbünden wirkt und immer wieder 
neue thematische Ausrichtungen und 
Korridore öff net. Zudem sieht sich die 
SPK in ihrer Gesamtheit auch mit ge-
sellschaftlichen Fragestellungen wie 
Nachhaltigkeit, Teilhabe und einem 
völlig veränderten Bildungsauftrag 
konfrontiert. 

Wir haben bereits begonnen, die 
Wege dazu gemeinsam und professi-
onell begleitet mit den Einrichtungs-
leitungen und Führungskräften in 
einer Strategiekommission der SPK 
zu entwickeln und mit der von Bund 
und Ländern in unserem Stiftungsrat 
eingesetzten Reformkommission zu 
diskutieren. Die Direktorinnen und 
Direktoren der Staatlichen Museen zu 
Berlin haben recht: Wir wollen keine 
von oben verordneten Veränderungen. 
Deshalb ist es wichtig, dass die gesam-
te Mitarbeiterschaft der SPK kontinu-
ierlich informiert und zur Mitarbeit 
eingeladen wird, hierfür schaff en wir 
derzeit die entsprechenden Strukturen 
und Formate. Top-down und Bottom-
up müssen gut ineinandergreifen, und 
ich bin optimistisch, dass das gelingen 
wird. Bund und Länder haben durch 
ihre hochrangige Mitwirkung in der 
Reformkommission auf Minister- bzw. 
Senatorenebene gezeigt, dass sie sich 
der großen Verantwortung bewusst 
sind. Das ist ein ermutigendes Zeichen. 

Die Empfehlungen des Wissen-
schaftsrates setzen gerade durch ihre 
Radikalität eine Kraft und Dynamik frei, 
die das Flaggschiff  unter den deutschen 
Kultureinrichtungen auch dringend 
braucht. Nun besteht die einmalige 
Chance für die SPK und ihre Einrich-
tungen, sich wirklich zu erneuern. Ich 
wünsche mir dabei auch eine breite 
öffentliche Debatte über die Frage, 
wie eine »SPK.« aussehen könnte. 
Wir in der SPK sind zu radikalen Ver-
änderungen bereit. Wenn daraus eine 
wirkliche Erfolgsgeschichte werden soll, 
kann das aber nur der erste Schritt sein. 
Der zweite muss von unseren Trägern 
kommen und bedeutet mehr Geld und 
mehr Stellen. 

Preußen war als Kultur- und Bil-
dungsstaat weithin bekannt für seine 
Fähigkeit, tiefgreifende Reformen zu 
Erfolgsgeschichten werden zu lassen, 
die zum Teil bis heute nachwirken. Die 
SPK sollte sich darauf besinnen und zei-
gen, dass sie »Preußen« – so verstanden 

– mit Recht im Namen führt. 

Hermann Parzinger ist Präsident der 
Stiftung Preußischer Kulturbesitz 
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Kulturagenten nicht vom Ende her gedacht
Reaktion auf »Back to the roots?« von Susanne Keuchel in Politik & Kultur   /

THANASSIS KALAITZIS UND 
KARL PHILIPP ENGELLAND

V ielleicht hat Susanne Keuchel 
recht, wenn sie die Warnung des 
UN-Generalsekretärs António 

Guterres für zu spät erachtet. Vielleicht 
hat Susanne Keuchel auch recht, wenn 
sie den Umbau des Bildungssystems 
auf Wirtschaftstauglichkeit für eine 
bedenkliche Entwicklung hält. Und 
vielleicht hat Susanne Keuchel auch 
recht, wenn sich die fi nanzierenden 
Staaten der OECD auf den Umbau der 
akademischen Bildungseinrichtungen 
eingelassen haben, der Absolventinnen 
und Absolventen gerade mal für ein Be-
rufsleben tauglich macht.

Susanne Keuchel hat keinesfalls 
recht, dass handlungsorientiertes Ler-
nen oder Kompetenzorientierung per 
se einer Ökonomisierung von Bildung 
dient. Sie hat ebenso wenig recht, dass 
Ausbildungen und Fortbildungen von 
Kulturmanagerinnen und Kulturmana-
gern, darunter scheinbar keine Frauen, 
Kulturvermittlerinnen und Kulturver-
mittlern oder Kulturagentinnen und 
Kulturagenten vom Ende her gedacht 
sind.

Es hätte nach nahezu zehn Jahren 
Professionalisierung des Kulturagen-
tenprogramms im Umgestalten und Er-

neuern von Bildungseinrichtungen und 
Kulturinstitutionen für Susanne Keu-
chel Hoff nung sein können, dass Schule 
mehr als Drill und zielgehorsame Ins-
titution ist. Ziel von Kulturagentinnen 
und Kulturagenten war und ist es, junge 
und erwachsene Lernende zu fördern, 
mittels der Künste noch mehr refl ektie-
rende und selbstwirksam entscheidende 
Persönlichkeiten werden zu können. Z. 
B. dass Kinder und Jugendliche gerade 
mit der zunehmenden Profi lbildung von 
Schulen mit kultureller Bildung in der 
gesamten Republik davon profi tieren 
und eben nicht nur Bankangestellte 
und Fachkräfte der Informatik – nichts 
gegen diese Berufe! – werden wollen. 
Durch ihre schon in der Schule prakti-
zierte aktive Teilhabe an künstlerisch-
edukativen Projekten, die vor allem von 
nicht ökonomisch und nicht ausschließ-
lich akademisch ausgebildeten Kultur-
agentinnen und Kulturagenten begleitet 
wurden, können sie lernen, eigene Wege 
in eine wechselhafte und digital-selbst-
bestimmte Zukunft zu gehen.

Aber Susanne Keuchel will ja »back 
to the roots« – und dazu gehören leider 
Schulen, in denen Musik- und Kunstun-
terricht in Corona-Zeiten zuerst gestri-
chen werden. Und dazu würden dann 
auch keine Kulturvermittlerinnen und 
Kulturvermittler sowie Kulturagentin-

nen und Kulturagenten gehören, die mit 
Kunstschaff enden trotzdem das Lernen 
in und mit den Künsten in die Schu-
len tragen und darauf bestehen, dass 
Lernen mehr ist, als der Logik digitaler 
Technik passiv zu folgen. Denn um der 
Ausbildung der Persönlichkeiten Raum 
zu geben, braucht man eben mehr als 
akademische Abschlüsse, sondern Men-
schen, die Denken und Handeln durch 
ein Miteinander entfalten, gestalten 
und dies auch weitergeben können. Und 
das sind beispielsweise zwischen den 
Berufswelten, Künsten und Disziplinen 
vermittelnde Kultur agentinnen und 
Kulturagenten. Und darüber hören wir 
als Bundesverband Kulturagent*innen 
für kreative Schulen alles andere als 
Klagen oder Entwertungen.

Danke, Susanne Keuchel, dass wir 
uns wieder daran erinnern und stolz 
sein können, dass unsere Arbeit immer 
noch bundesweit von vielen Akteurin-
nen und Akteuren der Bildungs- und 
Kulturlandschaften geschätzt wird. Es 
war fast schon Alltag geworden. Und 
»back to the roots« wollen wir auf gar 
keinen Fall.

Thanassis Kalaitzis und Karl Philipp 
Engelland sind im Vorstand des 
Bundesverband Kulturagent*innen 
für kreative Schulen

Privatkopien und Korrekturen
Die Schranken des 
Urheberrechts II 

ROBERT STAATS

W ie zuletzt beschrieben, 
handelt es sich bei den 
Schranken des Urhe-
berrechts um gesetz-

lich erlaubte Nutzungen. Wer einen 
Blick in den einschlägigen Abschnitt  
des Urheberrechtsgesetzes wirft, wird 
schnell feststellen, dass der Zweck, der 
mit den Schrankenregelungen verfolgt 
wird, höchst unterschiedlich sein kann. 
Neben gesetzlich erlaubten Nutzungen 
zugunsten der Rechtspfl ege fi nden sich 
solche für Menschen mit Behinderun-
gen; die Herstellung von Sammlungen 
für den religiösen Gebrauch wird ebenso 
privilegiert wie die Nutzung von ver-
waisten Werken oder die Verwendung 
von Zeitungsartikeln in Pressespiegeln. 
Auch Zitate, Vervielfältigungen von 
Werkteilen oder Werken geringen Um-
fangs in Schulen und 
Hochschulen, das so-
genannte Text und 
Data Mining oder 
der Kopienversand 
durch Bibliotheken 
sind unter bestimm-
ten Voraussetzungen 
ohne Einwilligung der Rechtsinhaber 
zulässig. Von besonders großer Bedeu-
tung ist aber die »Privatkopie«-Schranke. 
Hierauf soll im Folgenden eingegangen 
werden.

Die einschlägige Schrankenbestim-
mung erlaubt – wenig überraschend 

– Vervielfältigungen zum privaten Ge-
brauch. Kein Urheber, Verleger, Tonträ-
gerhersteller oder Filmproduzent kann 
sich dagegen wehren, dass im Rahmen 
des Gesetzes Werke für private Zwecke 
kopiert werden. Das gilt für analoge Ver-
vielfältigungen auf Papier in gleicher 
Weise wie für digitale Abspeicherungen. 
Unzulässig sind allerdings in der Regel 
Kopien von ganzen Büchern oder von 
Noten. Gleiches gilt, wenn für die Ver-
vielfältigung eine »off ensichtlich rechts-
widrige« Vorlage verwendet wird. Diese 
Formulierung wurde im Jahr  als 
Kompromiss in den Gesetzestext auf-

genommen, nachdem heftig darüber 
gestritten worden war, ob Kopien nur 
von einer legalen Quelle angefertigt 
werden dürfen. Unzulässig, weil off en-
sichtlich rechtswidrig, ist beispielsweise 
der Download von Werken, die auf il-
legalen Tauschplattformen zur Verfü-
gung gestellt werden. Auch Kinofi lme, 
die bereits vor der Veröff entlichung im 
Netz kursieren, dürfen nicht vervielfäl-
tigt werden.

Zulässig ist in jedem Fall nur die Her-
stellung von einzelnen Vervielfältigun-
gen, worunter in der Praxis bis zu sieben 
Kopien verstanden werden; gesetzlich 
abgesichert ist diese »magische« Ober-
grenze allerdings nicht. Unzulässig ist 
die Privatkopie schließlich auch dann, 
wenn das Werk durch einen wirksamen 
Kopierschutz gesichert ist. Dieser darf 
nicht umgangen werden.

Private Vervielfältigungen fi nden 
ununterbrochen in großem Umfang 
statt. Bereits seit Inkrafttreten des Ur-
heberrechtsgesetzes im Jahr  gibt es 
deshalb einen gesetzlichen Anspruch auf 

Zahlung einer ange-
messenen Vergütung. 
Dieser Vergütungs-
anspruch richtet 
sich aber nicht ge-
gen den einzelnen 
Nutzer, sondern ist 
von den Herstellern 

oder Importeuren der Geräte und Spei-
chermedien zu bezahlen, die für Ver-
vielfältigungen verwendet werden. Die 
Vergütungsansprüche können dabei nur 
von Verwertungsgesellschaften wahrge-
nommen werden, welche die sogenann-
ten Gesamtverträge mit den Hersteller-
verbänden abschließen oder – notfalls 

– die Vergütungsansprüche gerichtlich 
durchsetzen. Bei jedem Kauf eines PCs, 
Tablets, Mobiltelefons, USB-Sticks oder 
auch einer Smartwatch ist deshalb eine 
Urhebervergütung enthalten, die an die 
Verwertungsgesellschaften gezahlt und 
von diesen an die Urheber und Rechts-
inhaber weitergegeben wird. 

Es liegt auf der Hand, dass die Ge-
räte- und Speichermedienvergütung 
bei den Herstellerverbänden als Vergü-
tungsschuldnern wenig beliebt ist. Das 
ändert aber nichts daran, dass gesetz-
lich erlaubte Privatkopien nach europä-

ischem und nationalem Recht zwingend 
zu vergüten sind und ein vergleichbar ef-
fektives Vergütungsmodell bisher nicht 
erfunden wurde. Gerade durch die Digi-
talisierung haben sich die Möglichkeiten, 
private Kopien anzufertigen, enorm er-
höht. Auch die Nutzung von Streaming-
Diensten bedeutet – jedenfalls nach Auf-
fassung der Verwertungsgesellschaften 

– keineswegs das Ende der Privatkopie; 
die Herstellerverbände sehen dies al-
lerdings anders. Eine spannende Frage 
ist in diesem Zusammenhang auch, in-
wieweit für das »Cloud Computing« eine 
Speichermedienvergütung zu zahlen ist. 
Mit dieser Problematik wird sich voraus-
sichtlich demnächst der Europäische Ge-
richtshof befassen, nachdem das Ober-
landesgericht Wien vor wenigen Tagen 
einen entsprechenden Vorlagebeschluss 
gefasst hat (OLG Wien, Beschluss vom . 
September  – Az. R/w). 

Neben der Geräte- und Speicher-
medienvergütung kennt das Urheber-
rechtsgesetz noch einen weiteren Ver-
gütungsanspruch für die Anfertigung 
von gesetzlich erlaubten Kopien, die 
sogenannte Betreibervergütung. Diese 
Vergütung ist von den Großbetreibern 
von Vervielfältigungsgeräten, wie Schu-
len, Universitäten, Bibliotheken oder 
Copyshops zu bezahlen; der Anspruch 
kann ebenfalls nur von Verwertungsge-
sellschaften geltend gemacht werden. 
Problematisch ist allerdings, dass bis 
heute eine Betreibervergütung nur dann 
gezahlt werden muss, wenn die Verviel-
fältigung auf Papier angefertigt wird. 
Bei Abspeicherungen auf digitalen Spei-
chermedien, wie sie bereits seit vielen 
Jahren gängige Praxis sind, geht dieser 
Vergütungsanspruch dagegen ins Leere. 
Verwertungsgesellschaften, Urheberver-
bände und nicht zuletzt der Deutsche 
Kulturrat setzen sich deshalb dafür ein, 
die Betreibervergütung endlich an die 
digitale Wirklichkeit anzupassen. Es ist 
zu wünschen, dass die aktuellen Gesetz-
gebungsverfahren zum Urheberrecht 
für die überfällige Korrektur genutzt 
werden.

Robert Staats ist Geschäftsführendes 
Vorstandsmitglied der VG Wort und 
Vorsitzender des Fachausschusses Ur-
heberrecht des Deutschen Kulturrates
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Röntgenfl uoreszenz macht unter dem »Stillleben mit Feldblumen und Rosen« von Vincent van Gogh zwei Ringer sichtbar
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Stillleben mit Feldblumen, Rosen – 
und Ringern
Matthias Alfeld macht ver-
borgene Gemälde und 
Altertümer sichtbar

Ein in der Kunst bekannter Vorgang: 
Gefällt einem Maler ein Werk nicht, 
übermalt er einen Teil, um diesen zu än-
dern, oder er übermalt gleich die ganze 
Leinwand, um neu anzusetzen. Genau 
solche Werke interessieren den Chemi-
ker Matthias Alfeld. Der Assistenz-Pro-
fessor für »Röntgenstrahlen in Kunst 
und Archäologie« an der Technischen 
Universität in Delft untersucht mithilfe 
eines mobilen »Röntgenfl uoreszenz«-
Scanners Kunstwerke und Altertümer, 
um mehr über sie herauszufi nden, ohne 
sie zu beschädigen. Das Gerät, das aus 
einem Detektor und einer Röntgen-
röhre besteht, wird dabei ganz nahe 
an das Objekt gestellt und scannt es, 
indem es sich in einem Raster parallel 
zur Oberfl äche bewegt. Behrang Sam-
sami sprach mit Matthias Alfeld über 
die Besonderheit dieses Verfahrens, 
über seine Entdeckungen bei Vincent 
van Gogh, Francisco Goya und im grie-
chischen Delphi sowie über die Folgen 
seiner Forschungsarbeit für Museen, 
Sammler und Kunsthistoriker.

Behrang Samsami: Herr Alfeld, Sie 
sind Chemiker. Weshalb interessie-
ren Sie sich für Kunst?
Matthias Alfeld: Man kann ein Ge-
mälde als ein wunderschönes Objekt 
sehen. Tatsache ist: Was wir in einem 
Gemälde erkennen, ist nicht da. Ein 
Gemälde ist, chemisch gesehen, eine 
Mischung aus Schwermetallsalzen in 
einer Matrix aus polymerisiertem, d. h., 
verfestigtem Öl, die auf einer Holz-
platte oder Leinwand zusammenhält. 
Daher ist jedes Gemälde an sich che-
misch, denn die Pigmente sind chemi-

sche Verbindungen, die – aufgrund von 
Übergängen von Elektronen zwischen 
verschiedenen Energiezuständen in 
ihnen – bestimmte Bereiche des sicht-
baren Lichts absorbieren und refl ek-
tieren und so für uns farbig wirken.

Können Sie das an einem Beispiel 
konkretisieren?
Wenn man ein Kunstwerk aus geis-
teswissenschaftlicher Perspektive be-
trachtet, steht die Idee des Künstlers 
im Vordergrund. Wichtig ist aber auch, 
dass jede Farbe einen chemischen 
Hintergrund hat. Daher muss man 
stets auch die physikalische Realität 
dahinter sehen. Und diese physika-
lische Realität ist etwas, mit der sich 
jeder Künstler befassen muss. Schon 

Rembrandt stand eine ganze Reihe 
blauer Pigmente zur Verfügung. Er 
musste sich entscheiden, welches 
blaue Pigment er für welchen blauen 
Akzent verwenden will. Und diese 
Entscheidung ist eben auch Teil des 
Gemäldes. Wenn man an einen spä-
ten Rembrandt geht, sieht er fast wie 
hingeschludert aus. Aber es war seine 
Meisterschaft, zu wissen, wie er Farbe 
anrühren musste, um sie in der richti-
gen Viskosität, also Zähfl üssigkeit, zu 
haben, um mit einem einzelnen Pin-
selstrich ganze Teile eines Gesichts zu 
defi nieren. Man kann daher ein Kunst-
werk nicht von seinem materiellen 
Charakter trennen. Und da kommt die 
Chemie ins Spiel, die sagt: Das ist der 
materielle Charakter und den können 
wir chemisch betrachten und erklären.

Sie untersuchen Kunstwerke mit 
Röntgenfl uoreszenz. Dabei han-
delt es sich um eine Ergänzung zu 
bereits bestehenden Analyseme-
thoden. Was ist das Besondere an 
Ihrem Verfahren?
Bis Anfang der er Jahre hat 
man bei Gemälden erst einmal eine 
Röntgenaufnahme gemacht und sich 
zusätzlich alles mit dem Mikroskop 
angesehen. Ferner wurde das Ganze 
unter UV-Licht betrachtet, um zu 
sehen, ob der Firnis, also die obere 
transparente Schicht, vor Kurzem 
erneuert wurde. Zuletzt wurden dann 
noch Infrarotaufnahmen gemacht, 
weil man damit durch die Oberfl äche 
sehen kann. Bei all dem handelt es 
sich um monochromatische, d. h. ein-
farbige Aufnahmen, die vielleicht von 
einem bestimmten Pigment dominiert 
werden, die man aber nicht exakt aus-
einanderhalten kann. Wenn man also 
mehrere Bleiweißschichten aufein-
ander liegen hat und das Ganze in der 

Röntgenaufnahme betrachtet, kann
man kaum sehen, wo eine Schicht 
beginnt und die andere endet, da sich 
ihre Verteilungsbilder vollständig 
überlagern und man alle Farbschich-
ten gleichzeitig sieht. Wenn Farb-
schichten nur leichtere Elemente wie 
Eisen enthalten, sieht man sie gar 
nicht.

Diese Elemente sind also verdeckt 
und werden nicht erkennbar, wenn 
man sie röntgt? Heißt das, die 
Röntgenfl uoreszenz geht einen 
Schritt weiter, ist quasi sensibler in 
der Durchleuchtung?
Mit Röntgenfl uoreszenz fi ndet keine 
echte Durchleuchtung statt, sondern 
es wird eine Refl exion gemessen, denn 

Detektor und Röntgenröhre stehen 
auf derselben Seite. Bei einer norma-
len Röntgenaufnahme messen wir, 
wie viel von der Röntgenstrahlung in 
einem Bild absorbiert wird. Dadurch 
ergibt jede Schicht ein Graustufenbild 
und am Ende sehen wir die Summe 
dieser Graustufenbilder. Bei der 
Röntgenfl uoreszenz regen wir die 
Atome in den Farbschichten an zu 
fl uoreszieren. Diese Fluoreszenz hat 
eine charakteristische Wellenlänge 
oder »Farbe«, je nachdem welches 
Element angeregt wird. Wenn wir die-
se Strahlung aufnehmen, bekommen 
wir »farbige« Röntgenaufnahmen. 
Allerdings werden diese Bilder, da sie 
mehr als drei »Farben« haben, meist 
als eine Reihe Graustufenbilder dar-
gestellt oder weiterverarbeitet. Diese 
Bilder zeigen, wie sich die Elemente 
verteilen. So können wir etwa sehen, 
wo das Quecksilber aus dem Zinnober, 
das Blei vom Bleiweiß, das Zinn vom 
Bleizinngelb ist. Wir haben dann ein 
Zinnverteilungsbild und wissen: Das 
ist ein gelber Farbton, der in diesem 
Gemälde verwendet wurde. Damit 
können wir auf einmal wirklich ge-
zielt einzelne verborgene Farben, die 
Mischung der Pigmente, sehen.

Sie haben während Ihrer Promo-
tion am Deutschen Elektronen-
Synchrotron DESY in Hamburg 
und später am Laboratoire 
dʼArchéologie Moléculaire et 
Structurale in Paris gearbeitet und 
Werke von Künstlern wie Remb-
randt und van Gogh untersucht. 
Was haben Sie herausgefunden?
Von van Gogh wussten wir aus einem 
seiner Briefe, dass er ein Gemälde mit 
zwei Ringern gemalt hat. Dieses Werk 
war aber verschollen. Dann gab ein 
weiteres Werk mit dem Titel »Stillle-

ben mit Feldblumen und Rosen«, das 
ihm nicht sicher zugeordnet werden 
konnte. Es wurde für eine spätere 
Fälschung gehalten. Doch am DESY 
konnten wir mithilfe der Röntgenfl u-
oreszenz in der Zinkverteilung deut-
lich die ringenden Männer zeigen 

– unter dem Stillleben. Damit konnten 
wir auch Argumente liefern, dass das 
Stillleben keine Fälschung, sondern 
ein echter van Gogh ist.

Haben Sie noch ein zweites 
Beispiel?
Es gibt von Goya das »Porträt des 
Don Ramón Satué« aus dem Jahr 
. Ich habe die Messungen bei der 
Röntgenfl uoreszenz-Untersuchung 
gemacht, die Daten ausgewertet und 

sie mit den Kunsthistorikern bespro-
chen, die dann die kunsthistorische 
Interpretation geliefert haben. Das 
Gemälde hat eine total wirre Ge-
schichte, denn unter dem Porträt fand 
sich ein anderes, das einen sitzenden 
Mann zeigt: Er trägt eine Uniform der 
napoleonischen Besatzungszeit in 

Spanien. Don Ramón Satué war aber 
niemals Soldat. Das bedeutet, dass 
Goya wohl ein Porträt eines Generals 
der leichten Kavallerie gemalt und 
lange behalten hat. Aber wer möchte 
schon ein Gemälde besitzen, auf dem 
einer die Uniform des untergegange-
nen Regimes trägt? Warum Goya das 
gemacht und warum er das Gemälde 
so lange aufgehoben hat, ist letztend-
lich nicht klar.

Wie kommt es zu Ihren Untersu-
chungen? Erhalten Sie Anfragen 
oder ist es Eigeninitiative?
Eine Mischung. Die ersten Messungen 
waren schwierig, denn es war nicht 
einfach, ein Museum davon zu über-
zeugen, Zugang zu einer neuen Me-
thode zu einem Gemälde zu gewäh-
ren. Denn ein Gemälde zu bewegen, 
ist immer ein Risiko. Andererseits ist 
es so, dass Menschen mit bestimmten 
Fragestellungen auf uns zukommen: 
Wissenschaftler, aber auch Privatper-
sonen, die ein altes Gemälde auf dem 
Dachboden fi nden und denken, dass 
das ein van Gogh sein muss, bis hin 
zu Kunsthändlern, die wissen möch-
ten, ob das, was sie bei sich haben, 
auch authentisch ist.

Ihre Arbeit leistet daher Aufklä-
rung in mehrfacher Hinsicht: Sie 
ist für Kunsthistoriker, Museen 
und Sammler bedeutsam, weil 
sie neue Informationen über Ge-
mälde und über die Entwicklung 
von Künstlern erhalten. Zugleich 
helfen Ihre Untersuchungen der 
Provenienzforschung, Fragen zur 
Urheberschaft zu klären. Wie viele 
Gemälde untersuchen Sie etwa in 
einer Woche?
Das schwankt je nach Auftrag. In den 
fünf Jahren meiner Doktorarbeit ha-
ben wir als Gruppe etwa  Gemälde 
untersucht. Das sind im Schnitt  pro 
Jahr, etwa zwei im Monat. Dabei muss 
man berücksichtigen: Häufi g muss 
man zu dem Gemälde reisen. Man 
packt also seine Geräte – eine Rönt-
genröhre, die Optik für die Röhre, De-
tektoren und Motoren, alles sehr spe-
zielle Hardware – ein, lädt sie ins Auto, 
fährt zum Ziel, baut die Geräte dort 
auf und misst häufi g möglichst viele 
Gemälde, wenn man schon einmal da 
ist. Deswegen ist die Datenaufnahme 
meistens eine intensive Zeit. Eine 
ganze Messkampagne dauert so häufi g 
eine Woche, manchmal auch länger. 
Dann kommt man mit den Daten zu-
rück, wertet sie aus und diskutiert sie 
mit den Kunsthistorikern.

Ist es richtig, dass Sie als Erster ei-
nen mobilen Röntgenfl uoreszenz-
Scanner entwickelt haben, mit dem 
Kunstwerke nicht mehr im Labor, 
sondern direkt vor Ort untersucht 
werden können? 
Ich bin der erste Wissenschaftler, der 
einen Scanner entwickelt hat, der in 
der Lage war, ganze Gemälde abzu-
scannen. Vorher waren es vor allem 

Punktmessungen und sehr wenige 
bildgebende Verfahren. Aber wie in 
jeder Geschichte gibt es auch hier ein 
»Aber«, weil durchaus vor mir bild-
gebende Röntgenfl uoreszenzanalyse 
(RFA) benutzt wurde. Sie war aber 
nie wirklich praktisch einsetzbar. 
So gesehen, beginnt die praktische 
Anwendung der RFA mit meiner Dok-
torarbeit.

Werden künftig alle Werke in Mu-
seen schrittweise untersucht?
Da ich Museumsarchive kenne, denke 
ich nicht, dass wir es schaff en werden, 
alles zu scannen. Es gibt Archive, wo 
es schon ein Problem ist, korrekte 
Beschreibungen für alle Objekte zu 
haben. Es kann, ganz praktisch gese-
hen, nicht das Ziel sein, hinter jedem 
Gemälde noch eine komplette che-
mische Charakterisierung zu setzen. 
Messungen – im günstigsten Fall zwei 
bis vier Tage von einem voll ausgebil-
deten Wissenschaftler veranschlagt 

– werden nur für interessante Werke 
möglich sein. Und diese sind nicht 
unbedingt die berühmtesten, sondern 
die relevantesten.

Sie haben auch in etruskischen 
Gräbern in Italien, im griechischen 
Delphi und in den Grabstätten der 
Beamten neben dem Tal der Köni-
ge in Ägypten gearbeitet. Können 
Sie davon erzählen?
Unser Klischee-Bild von der Antike 
ist ein weißes Rom mit weißen Tem-
peln und Statuen. Dass die Römer 
weißen Marmor durchaus zu schät-
zen wussten, ist bekannt, aber sie 
waren oft bemalt. Nur die Farbreste 
sind leider häufi g verloren gegangen. 
Vor relativ kurzer Zeit kam mit dem 
deutschen Archäologen Vinzenz 
Brinkmann und anderen Kollegen 
die Idee auf, man könne die Farben 
suchen und rekonstruieren. So sind 
wir nach Delphi gefahren und haben 
mit unseren Methoden nach Farbres-
ten gesucht, was uns auch gelungen 
ist. Die Oberfl äche eines Frieses in 
Delphi wurde nie komplett gereinigt. 
Daher konnten wir Spuren von Pig-
menten fi nden, die noch niemand 
vorher gesehen hatte. Damit konnten 
wir besser sagen, wie das Ganze ur-
sprünglich aussah.

Welche Pläne haben Sie für die 
Zukunft?
Ich baue derzeit meine eigene Ar-
beitsgruppe auf, strebe eine ordentli-
che Professur an und will künftig ver-
stärkt auch Richtung Machine Lear-
ning, Künstliche Intelligenz, arbeiten. 
Man darf nicht vergessen: Wenn wir 
einen riesigen Datensatz aufnehmen, 
müssen wir ihn noch interpretieren. 
Moderne Geräte geben uns mehrere 
Megapixel Bilder. Das sieht man nicht 
auf einem Monitor. Und per Hand und 
Auge über den ganzen Datensatz drü-
berzugehen, ist auch schwierig. Hier 
ist noch jede Menge zu tun, vor allem 
um Querverweise zwischen unter-
schiedlichen Datensätzen zu fi nden.

Vielen Dank.

Matthias Alfeld promovierte  über 
Röntgenfl uoreszenz-Messungen an 
Gemälden an den Universitäten von 
Antwerpen und Hamburg. Nach Auf-
enthalten am Deutschen Elektronen-
Synchrotron DESY in Hamburg und 
am Laboratoire dʼArchéologie Molé-
culaire et Structurale in Paris ist er 
seit  Assistenz-Professor an der 
Technischen Universität Delft in den 
Niederlanden. Behrang Samsami ist 
freier Journalist
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Irene Kurka als Salome in dem Solo »Salome-Extrakté«

FO
T

O
: J

Ü
R

G
E

R
 L

A
U

B
H

O
LD

Neue Musik in neuen Medien
Irene Kurka über Klassik, zeitgenössische Musik und Podcasts

Die Sopranistin Irene Kurka hat 
seit zwei Jahren einen erfolgrei-
chen Podcast »Neue Musik le-
ben« und wird hieran angelehnt 
im Herbst noch ein Buch heraus-
geben. Über Ihre Motivation und 
Begeisterung für Neue Musik 
sprach sie mit Cornelie Kunkat.

Cornelie Kunkat: Frau Kurka, 
Sie sind eine vielseitige und 
kreative Künstlerin, die of-
fen für Experimente ist. Das 
bezieht sich sowohl auf Ihr 
Repertoire als Sopranistin 
als auch Ihre Bereitschaft, 
nebenher noch anderen 
Ideen nachzugehen. Gerade 
in Krisenzeiten ist dies eine 
wertvolle Eigenschaft, sich 
immer wieder ein Stück weit 
neu zu erfi nden. Mit welcher 
Motivation haben Sie Ihren 
Podcast gestartet?
Irene Kurka: Ja, der Auslöser 
war, dass ich  angefangen 
habe, ein Buch zu schreiben 
mit dem Arbeitstitel: »Neue 
Musik macht meine Stimme 
nicht kaputt«. Denn das war 
eine Frage, die mir nach Kon-
zerten oft gestellt wurde – ob 
es nicht anstrengend sei, sol-
che Partien zu singen? Und ich 
habe angefangen, die Gegen-
argumente zu sammeln und 
niederzuschreiben. Als ich spä-
ter mit dieser Idee zu einem 
Förderer ging, sagte er: »Ach, 
was wollen Sie heutzutage ein 
Buch schreiben? Machen Sie 
was mit den neuen Medien.«

War Ihre Liebe zum Podcast 
da bereits ausgeprägt? 
Nein, ich selbst habe erst An-
fang  das Format entdeckt 
und bin seitdem leidenschaft-
liche Podcast-Hörerin, weil ich 
es halt nebenbei machen kann. 
Ich brauche keinen Bildschirm 
und kann Wissen aufnehmen 
in einer für mich sehr ange-
nehm aufbereiteten Form. Da 
kam dann der Gedanke: War-
um machst du das nicht selbst? 
Mir wurde klar, das kann ich 
auch allein ohne allzu großen 
Technikaufwand. Und, ja, dann 
ist aus der Idee Realität gewor-
den, im April . 

Hatten Sie einen guten 
Start?
Tatsächlich ja, sehr erfolgreich. 
Ich wurde schon im Jahr darauf 
Kooperationspartnerin der 
neuen musikzeitung (nmz) und 
hatte schnell viele Hörerinnen 
und Hörer, über . Down-
loads. Mittlerweile sind mehr 
als  Folgen erschienen. Für 
mich war es spannend, in diese 
neue Rolle als Podcasterin zu 
gehen, es menscheln zu lassen 
und hinter die Kulissen der 
Neuen Musik zu blicken. Auch 
von mir musste ich persönli-
chere Dinge zeigen, als quasi 
nur die Sopranistin, die auf der 
Bühne steht. Diesen Rahmen 
habe ich aufgebrochen, und 
das gefällt mir nach wie vor. Ja, 
und hier schließt sich jetzt für 
mich der Kreis: Im Herbst die-
ses Jahres erscheint mein Buch 
»neue musik leben – Das Buch 
zum Podcast, Band «. Also gibt 
es tatsächlich doch noch ein 
Buch.

Mit welcher Konkurrenz-
Situation mussten Sie um-
gehen?

Lange war ich sehr allein mit 
einem solchen Format zu Neu-
er Musik. Erst durch Corona 
wurden viele Podcasts neu 
gelauncht, tatsächlich auch 
endlich mal im Bereich der 
klassischen Musik. 

Wie haben Sie Ihr Format 
über die Kooperation mit der 
nmz hinaus vermarktet? Ha-
ben Sie sich marketingtech-
nisch beraten lassen oder 
sind Sie nur über Ihre eige-
nen Netzwerke gegangen? 
Ja, tatsächlich über meine 
eigenen Netzwerke. Als Sopra-
nistin war ich bereits etabliert. 
Am ersten Tag habe ich eine 
Pressemitteilung gemacht, die 
extrem viel Rücklauf brach-
te. Auch die nmz hat damals 
reagiert, der WDR, Concerti 
und Crescendo. Deren Inter-
esse ging schnell mit sehr viel 
Aufmerksamkeit einher. Viele 
merkten erst jetzt, dass es hier 
eine Lücke gab. Hilfreich war 
zudem, dass Anna Schürmer 
einen sehr schönen Bericht im 
Deutschlandfunk und in der 
Neuen Zeitschrift für Musik 
über Neue Musik und neue 
Medien gebracht hat, in dem 
sie Moritz Eggert, Johannes 
Kreidler, Martin Tchiba und 
mich in den Mittelpunkt ge-
stellt hat. Und tatsächlich war 
sie es dann, die mir klarmachte, 
dass der Podcast auch für mich 
ein Marketing-Instrument sei. 
Darüber hatte ich zuvor gar 
nicht nachgedacht, weil ich 
vom Inhalt getrieben war. 

Das heißt, der Podcast hat 
positive Eff ekte auf Ihre Ar-
beit als Sopranistin?
Auf jeden Fall. Es sind mehr 
Aufträge gekommen, und ich 
habe auch erleben dürfen, dass 
Menschen zu einem Konzert 
von weit angereist sind, weil 
sie den Podcast gehört hatten. 
Hierzu trägt natürlich auch die 
Kooperation mit nmz bei, in 
der ich seit Frühjahr  ei-
nen sehr schönen Ort auf Seite 
zwei habe.

Noch einmal zurück zu Ihrer 
eigentlichen Triebfeder, der 
Neuen Musik. Was macht 
Neue Musik für Sie aus? Was 
wollen Sie den Menschen in 
Ihrem Podcast näherbrin-
gen? Wie beschreiben Sie Ih-
ren persönlichen Auftrag?
Neue oder zeitgenössische 
Musik heißt für mich, dass 
ich als Künstlerin mit den 
Komponistinnen und Kom-
ponisten zusammenarbeiten 
und Dinge entwickeln kann. 
Früher war die Neue Musik ein 
bisschen dogmatischer, auch 
in Deutschland. Mittlerwei-
le umspannt sie ein breites 
Spektrum von meditativer bis 
schräger Musik, oder auch et-
was Lustigem. Es gibt Künstler, 
die Crossover machen oder 
auch mit Film und anderen 
Medien arbeiten. Es wird also 
multimedial. Und das kommt 
mir als Mensch zugute, weil 
ich neugierig bin und gern 
vielseitig arbeite, um all meine 
stimmlichen, emotionalen und 
schauspielerischen Facetten 
ausleben zu können. Mit dem 
Podcast möchte ich diese 
vielfältige Musik zugänglicher 
machen. Ich weiß mittlerweile, 

dass ich auch Hörer habe, die 
nicht aus der Musikbranche 
kommen, und erst über mein 
»menschelndes« Format ihren 
Zugang gefunden haben. Also 
ich kriege tatsächlich viele 
Zuschriften, aus aller Welt, was 
mich sehr freut. 

Hat Sie das überrascht?
Ja, ich bin ganz erstaunt, wo 
mein Podcast überall gehört 
wird. Dass also off enbar Deut-
sche in Korea oder New York 
sitzen, die Neue Musik inte-
ressiert und meinen Podcast 
hören. 

Was hat es mit Ihren zusätz-
lichen Mindset-Themen, wie 
Sie es nennen, auf sich?
Das sind Themen wie Zeitma-
nagement, Kreativität oder 
Gagenverhandlung, die für 
Künstlerinnen und Künstler 
sehr wichtig sind. Gerade in 
Pandemie-Zeiten ist es noch 
dringlicher geworden, dass wir 
Kreativen uns unseres Wertes 
bewusst sind, gut verhandeln 
und faire Bedingungen ein-
fordern. Ich thematisiere auch 
Kooperation und Ko-Kreation 
anstatt Konkurrenz und Ellen-
bogenmentalität. Transparenz 
und ein Miteinander liegen 
mir am Herzen und spielen in 
meinem Podcast deshalb eine 
große Rolle. Deswegen auch 
der Titel »neue musik leben«. 

In einem Interview beschrei-
ben Sie, wie Sie als Studen-

tin in den USA angefangen 
haben, sich mit moderner 
Musik auseinanderzusetzen 
und zunächst lange ge-
braucht haben, sich die Stü-
cke zu erschließen bzw. ihre 
Passagen zu erlernen. Ist das 
eine erste Herausforderung 
für alle, die sich moderner 
Musik nähern? Weil sie ihre 
Hörgewohnheiten erweitern 
müssen, zumal wenn sie von 
der klassischen Musik kom-
men?
Ich glaube, man kann das gar 
nicht verallgemeinern. Ja, ich 
habe ein bisschen gebraucht, 
um solche Stücke, wie Sie sa-
gen, tatsächlich gut auff ühren 
zu können. Bezüglich der Hör-
gewohnheiten aber habe ich 
das Unterschiedlichste erlebt: 
Menschen, die sich erst her-
antasten wollten, und andere, 
die direkt enttäuscht waren, 
dass ich sie nicht viel früher in 
Neue-Musik-Konzerte mitge-
nommen habe. Insofern mache 
ich mir über diesbezügliche 
Strategien keine Gedanken 
mehr und lade einfach alle ein. 
Das Einzige, was ich oft noch 
als Tipp gebe, ist, sich viel-
leicht eher vorne hinzusetzen, 
weil es in den meisten Kon-
zerten in der Neuen Musik viel 
zu beobachten gibt, wenn bei-
spielsweise der Pianist nicht 
nur die Tasten spielt, sondern 
die Saiten direkt im Flügel 
oder weitere Gegenstände für 
neue Klänge nutzt. Und häufi g 
sind auch Einführungsvorträge 

hilfreich. Wobei ich fi nde, dass 
man gar nicht alles verstehen 
muss, um die Musik zu erleben 
und zu genießen. 

Haben Sie neben den The-
menerweiterungen noch 
andere neue Ideen für Ihren 
Podcast?
Ich würde gerne visuelle For-
mate ergänzen, denn in der 
Kombination mit Bildern kann 
man noch spannendere Dinge 
zeigen und Menschen für den 
Facettenreichtum begeistern. 
Warum gibt es kein MTV-Äqui-
valent für Neue Musik? Gerade 
jetzt während Corona ist es 
doch ein bisschen langweilig, 
immer nur einen Konzertmit-
schnitt irgendwo ins Netz zu 
stellen. 

Als Konzertbesucherin kann 
ich diese Idee gut nachvoll-
ziehen. Die Kombination 
aus Sehen und Hören ist für 
mich immer das Wichtigste. 
Noch eine ganz andere 
Frage: Mit welchen Kom-
ponistinnen arbeiten Sie 
gerade in Konzerten zu-
sammen?
Im Moment habe ich ein Stück 
von Charlotte Seither anste-
hen, was ich mehrmals singen 
werde, in Deutschland sowie in 
den Niederlanden. Mit Christi-
an Banasik werde ich nächstes 
Jahr für die Tonhalle Düssel-
dorf im Rahmen eines großen 
Festivals ein Projekt machen, 
nachdem wir in der neuen 

Wehrhahn-Linie in Düsseldorf 
die Metropolitan Trilogie  
bis  uraufgeführt haben. 
Ich mache auch sehr viel mit 
Dominik Susteck, mit Christina 
C. Messner, mit Antoine Beu-
ger oder Moritz Eggert. Sie alle 
stehen für sehr unterschiedli-
che Stilistiken, was mich, wie 
schon erwähnt, besonders 
reizt, um immer wieder neu zu 
entdecken, was kann ich denn 
eigentlich noch?

In einem Interview erwäh-
nen Sie, dass manche Kol-
legen die Neue Musik lieber 
im Elfenbeinturm belassen 
würden. Sie indes plädieren 
dafür, Neue Musik stärker in 
den Lehrplan der Universitä-
ten zu integrieren. Warum?
Ich habe selbst erfahren, dass 
man sich, seine Stimme, sein 
Instrument, besser kennen-
lernt, wenn man Neue Musik 
macht. Die Berührungsangst 
ist jedoch noch immer aus 
off enbarer Unkenntnis her-
aus sehr stark, und das fi nde 
ich schade. Zumal es sich gar 
nicht mehr generalisieren lässt, 
dass Neue Musik besonders 
herausfordernd ist. Es gibt ja 
so unterschiedliche Stücke, 
auch welche, die man gut mit 
Laien zusammen machen kann. 
Solche Kooperationen, die der 
Landesmusikrat NRW ins Le-
ben gerufen hat, liegen mir am 
Herzen. Diese positiven Erfah-
rungen möchte ich bekannter 
machen. 

Kommen junge Musiker 
denn überhaupt noch ohne 
Erfahrungen mit Neuer Mu-
sik zurecht?
Ich bezweifl e das. Selbst wenn 
jemand sagt: »Ich will ganz 
klassisch in ein Opernenga-
gement gehen«, wird er mit 
einem anderen Spielplan zu-
rechtkommen müssen. Denn 
eigentlich führen alle Opern-
häuser zumindest einmal im 
Jahr irgendeine zeitgenössi-
sche Oper auf. Darauf werden 
aber die armen Studenten gar 
nicht vorbereitet.

Mit meiner letzten Frage 
komme ich an unseren An-
fang zurück: Was soll Ihr 
kommendes Buch vom Pod-
cast unterscheiden?
Einer der Mehrwerte des Bu-
ches ist, das es als Nachschla-
gewerk besser funktioniert als 
ein Podcast. Viele der Inter-
views sind Zeitdokumente, die 
Studenten oder Musikerinnen 
auch mal nachschlagen oder 
zitieren möchten. Darüber hin-
aus enthält es viel Praktisches, 
was für Leute, die komponie-
ren, singen oder spielen, in 
ihrem Alltag wichtig ist: Zeit-
management und Verhand-
lungsgeschick oder Eifersucht 
und Kreativität. Da ich weder 
Musikwissenschaftlerin noch 
Journalistin bin, sondern eben-
falls eine Praktikerin, bietet 
es direkte Orientierungsmög-
lichkeit.

Vielen Dank.

Irene Kurka ist Sopranistin und 
Podcasterin. Cornelie Kunkat ist 
Referentin für Frauen in Kultur 
und Medien beim Deutschen 
Kulturrat



www.politikundkultur.net10 EUROPA

Die Journalistin Anna Politkowskaja sprach sich off en gegen den Krieg in Tschetschenien sowie die Korruption in der 
russischen Regierung aus und bezahlte dafür mit ihrem Leben
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Schere im kritischen Kopf
Auch aufklärerische 
Medien meiden Themen

LUDWIG GREVEN

Wer wäre heute nicht gegen Ras-
sismus und Menschenfeindlichkeit, 
nicht für die Aufnahme vergewaltig-
ter, misshandelter Flüchtlinge in Not 
und ihrer Familien, für den Schutz 
von Frauen und Kindern vor sexueller 
Gewalt? Stellte ich diese Fragen so 
allgemein, würde wohl kaum jemand 
Nein sagen. Im Konkreten sieht das 
anders aus.
Beispiel eins: Seit einem Jahr recher-
chiere ich zu anerkannten Flüchtlin-
gen aus Eritrea, einer der schlimmsten 
Diktaturen der Welt, denen der Fami-
liennachzug ihrer Frauen und Kinder 
nach Deutschland in vielen Fällen 
verwehrt wird – nicht von CSU-Innen-
minister Horst Seehofer, sondern von 
den deutschen Botschaften und dem 
zuständigen Auswärtigen Amt . Unter 
Verantwortung und auf Geheiß von 
SPD-Außenminister Heiko Maas, der 
sich stets als großer Menschenfreund 
und Verteidiger der Menschenrechte 
feiert. Aber in Wahrheit sehr kaltherzig 
und gleichgültig ist. Zwei der Flücht-
linge, um die es geht, sind christliche 
Frauen, die auf ihrer Flucht im Sudan 
von Horden muslimischer Männer ge-

fangen gehalten und massenvergewal-
tigt wurden. Rassismus und Sexismus 
gibt es eben überall. Dennoch erlau-
ben ihnen die Botschaften und das 
Auswärtige Amt seit Jahren nicht, ihre 
dadurch entstandenen kleinen Kinder 
zu sich nach Deutschland zu holen, 
unter bürokratischen Vorwänden, und 
überlassen sie ihrem Schicksal. Ver-
zweifelte Versuche von Anwälten, von 
Helfern auch mit Hilferufen an Maas 
persönlich und von mir über mehrere 
Bundestagsabgeordnete, ihre Einreise 
zu erreichen, blieben erfolglos. Ein 
sechsjähriges Mädchen ist jetzt mut-
terseelenallein bei einer fremden Frau 
in einem sudanesischen Dorf, die dafür 
von der gefl üchteten Mutter Geld ver-
langt. Selbst das konnte das Auswär-
tige Amt und das Verwaltungsgericht 
Berlin nicht erweichen.
Einen dringenden Bericht darüber 
habe ich  Redaktionen geschickt, 
von der taz bis zur FAZ, und diver-
sen Fernseh- und Radiosendern. Die 
Allermeisten haben gar nicht geant-
wortet, derweil alle Kanäle voll waren 
mit Liveberichten vom abgebrannten 
Lager Moria auf Lesbos. Die Situation 
dort ist seit Jahren schrecklich, aber 
die Menschen sind immerhin in der 
EU und werden bleiben. Die Kinder 
der vergewaltigten Frauen aus Eritrea 
dürfen nicht rein, obwohl sie teils in 
akuter Gefahr sind. Warum? Und wes-

halb kratzt das niemanden, so wenig 
wie z. B. die Millionen umherirrender 
Binnenfl üchtlinge in Syrien, wo immer 
noch Krieg tobt? Ein leitender Redak-
teur eines großen Mediums, das stän-
dig Rassismus, Unterdrückung von 
Frauen und die Inhumanität gegen-
über Gefl üchteten anprangert, schrieb 
mir: »Das sind bewegende Fälle. Aber 
das interessiert hier niemanden.« Ist 
das so? Oder schließt er von sich auf 
die Leser? Mich bewegt die Not dieser 
Kinder und Frauen sehr, weil ich selbst 
Vater von drei Kindern und Großvater 
bin. Ich möchte ihnen helfen, durch 
öff entlichen Druck. Aber ich bekom-
me die Möglichkeit dazu nicht.
Beispiel zwei: Ich hatte privat und als 
Journalist immer wieder mit sexueller 
Gewalt gegen Kinder zu tun, habe 
mehrere Fälle selbst recherchiert 
und einen furchtbaren öff entlich ge-
macht. Ich bin deswegen wiederholt 
bedroht worden, der Chefredakteur 
einer großen Zeitung, der mit einem 
der mutmaßlichen Täter per Du war, 
hat versucht, mich als Journalist zu 
vernichten. Meine Informanten wur-
den massiv unter Druck gesetzt. Der 
Regierungschef eines Bundeslandes 
hat, wie ich herausfand, widerrecht-
lich Ermittlungen vereitelt gegen 
einen Filmproduzenten, der sich an 
Kindern verging und wohl auch Kin-
derpornos produzierte. Eine Berliner 

Sozialarbeiterin, die lange in einer 
Schule in Kreuzberg arbeitete, berich-
tete mir, dass dort Kinder von einem 
Kinderschänderring weitergereicht 
wurden und die Eltern – darunter Grü-

ne, linke Journalisten und Professoren 
– wegschauten oder die Väter selbst 
mitmachten. Die Leiterin einer Op-
ferberatungsstelle sagte mir, dass am 
Runden Tisch der Bundesregierung 
zur Aufarbeitung des Missbrauchs in 
den Kirchen und an Vorzeigeschulen 
ebenfalls Vertreter solcher Täterringe 
saßen, getarnt als Opferschützer. Ei-
nen langen Text von mir dazu wollte 
kein Medium drucken. Warum? Wes-
halb decken Journalisten und Politiker 
solche Schwerverbrecher, die Kinder 
zerstören? #MeToo war ein riesiges 
Thema, besonders wenn es um Schau-
spielerinnen und Prominente ging. 
Wieso ist es die tägliche massenhafte 
sexuelle Gewalt gegen Kinder nicht 
mindestens genauso?
Beispiel drei: Eine -jährige Be-
kannte, die jahrelang Flüchtlinge 
betreute, berichtete mir von einer 

syrischen Großfamilie, um die sie sich 
intensiv gekümmert hat. Besonders 
die Tochter, ein fröhliches Mädchen, 
das Arzthelferin werden wollte. Doch 
dann zwangsverheiratete sie die Mut-
ter an einen doppelt so alten Cousin, 
obwohl sie selbst zwangsverheiratet 
und dadurch um ein eigenständiges 
Leben gebracht worden war. Als sehr 
emanzipierte Frau hielt die Flücht-
lingshelferin das nicht aus, brach 
jeden Kontakt ab und gab die Flücht-
lingshilfe nach weiteren Enttäuschun-
gen schweren Herzens auf. Mit meiner 
Hilfe schrieb sie ihre Erfahrungen 
auf. Doch auch das wollte niemand 
veröff entlichen. Weshalb? Weil es dem 
Klischee in grünen und linken Kreise 
widerspricht, dass Flüchtlinge und Mi-
granten immer Opfer sind? Oder weil 
sich Redakteurinnen und Redakteure 
nicht entscheiden können, ob sie die 
Rechte von Mädchen und Frauen auf 
ein freies, selbstbestimmtes Leben 
auch dann verteidigen wollen, wenn 
sie nicht von »biodeutschen« Män-
nern unterdrückt werden, sondern 
von patriarchalischen eingewanderten 
Männern und Frauen?
»Schreiben, was ist«, hat Rudolf Aug-
stein als Mahnung hinterlassen. Das 
gilt leider zu oft nicht mehr. Ich wer-
de es dennoch weiter tun.

Ludwig Greven  ist freier Publizist

Abscheu und Entsetzen sind nicht genug
Der Mangel an fundierter Ostkompetenz – und die Konsequenz für das deutsch-russische Verhältnis 

JOHANN MICHAEL MÖLLER

Ü ber das Off ensichtliche soll man 
nicht streiten. Seit Alexej Na-
walny in einer deutschen Klinik 

mit dem Tode rang, hat sich das Klima 
im deutsch-russischen Verhältnis dra-
matisch verschlechtert. Dabei ist der 
Mordanschlag auf den bekanntesten 
russischen Oppositionellen nur der 
vorläufi ge Endpunkt in einer langen 
Reihe vergleichbarer Fälle.  wur-
de Alexander Litwinenko mit Polonium 
vergiftet;  Boris Nemzow vor der 
Kremlmauer erschossen;  folgte 
der Anschlag auf Sergej Skripal und 
seine Tochter in London;  wurde 
ein tschetschenischer Oppositioneller 
im Berliner Tiergarten ermordet. Nicht 
zu vergessen: der Tod der mutigen 
Journalistin Anna Politkowskaja. Man 
hat sie aus dem Weg geräumt. Fast nie 
wurden die Hintergründe der Anschläge 
aufgeklärt, fast nie die wirklich Schul-
digen zur Rechenschaft gezogen. Der 
gesellschaftliche Körper in Russland, 
urteilt der Ostkenner Manfred Sapper, 
sei inzwischen völlig vergiftet.

Man muss das gewissermaßen vor 
die Klammer schreiben, um sich über-
haupt der Frage zuwenden zu können, 
wie es denn nun weitergehen soll mit 
dem deutsch-russischen Verhältnis. 
Dort hat sich inzwischen ein politischer 
Überbietungswettbewerb entwickelt in 
der Forderung nach Sanktionen und 
Konsequenzen und das Meinungsklima 
verschärft das Verlangen nach Ächtung. 
Doch Abscheu und Empörung ersetzen 
nicht Politik. Ein Konzept oder auch nur 
ein gemeinsames Vorgehen ist nirgends 
erkennbar. In dieser Krise wird wieder 
deutlich, wie sehr wir den Faden nach 
Russland verloren haben. Die deutsche 
Ostpolitik ist eine Schimäre, an die man 
den Glauben schon lange verloren hat. 

Der politische Maschinenraum wird 
das natürlich bestreiten und auf seine 
funktionierenden »Formate« verweisen. 
Doch der Esprit ist dahin und auch ein 
Großteil der Expertise. Russland ist zum 
Gassenhauer auf der innenpolitischen 

Bühne geworden. Selbst die Thronprä-
tendenten um den CDU-Vorsitz singen 
ihn eifrig mit. Man muss unweigerlich 
an das Bild von den Schlafwandlern 
denken, das Christopher Clark für po-
litischen Leichtsinn gewählt hat. Und 
man hat das Gefühl, sich auf einer ab-
schüssigen Bahn zu befi nden. Niemand 
will wissen, wohin sie noch führt. Es gibt 

kaum eine besonnene Stimme mehr, die 
sich öff entlich noch bemerkbar macht. 
Viele der alten Russlandexperten le-
ben nicht mehr oder haben den politi-
schen Betrieb inzwischen verlassen. Die 
deutsch-russischen Beziehungen sind 
zu einem undankbaren Thema gewor-
den, von dem man gerne die Finger lässt. 
Der neue Koordinator der Bundesregie-
rung versteht etwas von Deichbau und 
Energiepolitik. Man kann ihm nur Glück 
für sein neues Amt wünschen.

Wie soll man den Zustand überhaupt 
nennen, der das Verhältnis zu Russland 
bestimmt? Von Eiszeit zu reden wäre 
doch nur eine Metapher. Ob er sich wie-
der an den Kalten Krieg erinnert fühle, 
wollte ich neulich von dem russischen 
Militärexperten Alexander Golz wissen. 
Er antwortete mit einem überraschen-
den Nein. Damals, so seine Begründung, 
habe es wenigstens eine stabile Sicher-
heitsarchitektur gegeben und darüber 
hinaus ein belastbares Gefl echt per-
sönlicher Beziehungen. Man kannte 
sich immerhin auf beiden Seiten des 
Eisernen Vorhangs. Heute kann davon 
keine Rede mehr sein.

Auch die großen Hoff nungen, die 
man auf den Dialog der Zivilgesell-
schaften gesetzt hat, haben sich nicht 
erfüllt. Es ist erschreckend, wie wenig 
wir voneinander wissen und wie schwer 
es uns fällt, die anderen Sichtweisen 
zu begreifen. Der Horizont ist wieder 

eng geworden in der Betrachtung des 
anderen. Die alte Kreml-Astrologie ist 
zurückgekehrt.

Das hat auch mit mangelnder Exper-
tise zu tun. Man will nicht glauben, dass 
ausgerechnet die renommierte deut-
sche Osteuropaforschung nach dem 
Ende des Kommunismus dem Rotstift 
zum Opfer fi el. Nach der Aufl ösung der 
Sowjetunion und dem Ende des Ost-
West-Konfl ikts glaubte die Politik al-
len Ernstes, so der Osteuropahistoriker 
Hans-Henning Schröder, »keinen Bedarf 
an Russland- und Osteuropakompetenz 
mehr zu haben«. 

Man erzählt sich in diesen Kreisen 
gerne die Geschichte des später be-
rühmten George F. Kennan, den das 
US-State Department als jungen Diplo-
maten  zuerst nach Berlin geschickt 
hatte, um ihn auf seine Arbeit an der 
amerikanischen Botschaft in Moskau 
vorzubereiten. Das ist lange her. Heute 
fällt die Bilanz ziemlich ernüchternd 
aus. Renommierte Institute wurden 
aufgelöst, die großen Zentren der 

Forschung geschwächt.  Lehrstühle 
gingen bis  verloren, weshalb die 
Deutsche Gesellschaft für Osteuropa-
kunde von einem »in Europa beispiel-
losen Abbau« sprach. Wichtige Themen 
gingen verloren. Mit dem Ergebnis, dass 
es an deutschen Universitäten keinen 
Experten mehr gibt, der sich mit russi-
scher Außenpolitik auskennt. Von »mut-
williger Vernachlässigung« sprach die 
FAZ damals.

Doch dann begann sich die politi-
sche Großwetterlage zu ändern und 
die Dissonanzen mit Russland nahmen 
von Jahr zu Jahr zu. Plötzlich wurde das 
Fehlen entsprechender Kompetenzen 
in Deutschland sichtbar. Der Abriss 
zeigt sich bis jetzt in erschreckender 
Schärfe. Damals wurde die Idee eines 
beratenden Osteuropazentrums in Ber-
lin geboren. Die Politik begriff , dass sie 
Hintergrundwissen braucht. Man kann 
es kurz machen mit dieser Geschichte: 
Im Frühjahr  nahm das Zentrum 
für Osteuropa- und internationale 
Studien, das ZOiS, seine Arbeit auf. 

Man wollte die »verloren gegangene 
Osteuropa- und Russlandkompetenz 
in Deutschland neu aufbauen«. Doch 
die Bilanz nach drei Jahren fällt eher 
ernüchternd aus. Die »schmale Produk-
tion« des Instituts lasse »zu wünschen 
übrig«, sagen die Kritiker. Zur drama-
tischen Entwicklung in Belarus habe 
das ZOiS »kaum etwas beizutragen« 
und für die »harten Themen« fehle die 
Kompetenz. Die schmerzhaften Defi -
zite in der Forschung, so der mit der 
Institutsgründung bestens vertraute 
Osteuropahistoriker Hans-Henning 
Schröder, hätten sich jedenfalls nicht 
spürbar verringert. 

Man fragt sich in der Tat, wie lange 
sich die Politik das noch leisten will, 
wie lange sie geschlagen sein möchte 
mit selbstverschuldeter Blindheit. So 
bitter es klingt: Vielleicht musste ein 
tragischer Fall wie Nawalny erst passie-
ren, damit man in Deutschland wieder 
begreift, dass es ohne fundierte Ost-
kompetenz, ohne fundierte Kenntnis 
der Länder des ehemaligen Ostblocks 
nicht geht. Abscheu und Entsetzen sind 
nicht genug. Ausreichende Forschung 
wäre ein Gebot dieser Stunde.

Johann Michael Möller ist freier 
Publizist
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Printverlage werden mit  Millionen Euro für Zeitungen und Zeitschriften gefördert
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Pressemedien in der Subventionsfalle?
Förderung von Print-
verlagen:  Millionen 
Euro für Zeitungen und 
Zeitschriften

HELMUT HARTUNG

A ngesichts sinkender Zei-
tungsauflagen und alter 
Druckmaschinen will die 
Funke Mediengruppe Ende 

 ihr Druckzentrum in Erfurt schlie-
ßen. Für die  Mitarbeiter sollen so-
zialverträgliche Lösungen gefunden 
werden. Derzeit werden in dem Druck-
zentrum . Exemplare von drei 
Tageszeitungen gedruckt. Vor knapp  
Jahren betrug die Aufl age noch .. 
Neben den Tageszeitungen werden in 
Erfurt auch Anzeigenblätter erstellt.

Die Print-Verlage haben unter der 
Corona-Pandemie in den Monaten 
März bis Mai stark an Anzeigenumsät-
zen eingebüßt. Während die überregi-
onalen Zeitungen und viele Zeitschrif-
ten bei neuen Abos für Print bzw. die 
digitalen Angebote steigende Umsätze 
verzeichnen konnten, deckten bei den 
Regionalzeitungen und den meisten 
Zeitschriften die dafür gestiegenen 
Einnahmen die Werbeverluste nicht 
ab. Damit sind die meisten Zeitungs- 
und Zeitschriftenverlage gezwungen, 
Einsparungen vorzunehmen bzw. In-
vestitionen zu streichen oder zu stre-
cken. Es ist nicht übertrieben festzu-
stellen, dass die wirtschaftliche Basis 
vieler Verlage, vor allem im analogen 
Printgeschäft, erodierte. Die Anzeigen-
erlöse lagen je nach Branche um  bis 
 Prozent niedriger, weil viele Unter-
nehmen ihre Werbung eingestellt oder 
reduziert hatten. Allein im April sind 
die Werbeeinnahmen von Tageszeitun-
gen um bis zu  Prozent eingebrochen, 
teilweise auch darüber. Das entspricht 
einem Verlust von fast  Millionen 
Euro. Für das Gesamtjahr werden im 
Anzeigengeschäft Umsatzeinbußen um 
bis zu zwei Fünftel befürchtet. Auch die 
Verkäufe gingen zurück, weil es kaum 
noch Publikumsverkehr gab, beispiels-
weise an Bahnhöfen. Und das Veranstal-
tungsgeschäft, das für viele Verlage zu 
einer dritten Säule geworden ist, läuft 
nur schleppend an. 

 Millionen als Hilfe für Verluste 
durch die Corona-Pandemie
Ähnlich wie für andere Medienbran-
chen, wie der Filmwirtschaft oder pri-
vaten Rundfunkveranstaltern, wurden 
deshalb auch für die Verlage Corona-
Hilfsmaßnahmen beschlossen. Der 
Haushaltsausschuss des Deutschen 
Bundestages hat im Juli den für das 
Jahr  ursprünglich vorgesehenen 
Förderbetrag für die Zustellung der 
gedruckten (Abo-)Exemplare der drei 
Print-Gattungen von  auf  Millio-
nen Euro reduziert. Stattdessen wurde 
eine Förderung in Höhe von  Milli-
onen Euro »für die digitale Transforma-
tion des Verlagswesens zur Förderung 
des Absatzes und der Verbreitung von 
Abonnementzeitungen, -zeitschriften 
und Anzeigenblättern« beschlossen. 
Die Abgeordneten hielten, so hieß es 
in Pressemeldungen, eine staatliche 
Förderung des Vertriebs von gedruck-
ten Presseexemplaren perspektivisch 
nicht für angemessen. Der Schwerpunkt 
einer Förderung müsse nach Ansicht 
des Haushaltsausschusses auf eine zü-
gige Transformation ins Digitale gelegt 
werden. Das Bundeswirtschaftsministe-
rium wurde beauftragt, ein Förderkon-
zept zu erstellen. Im August fand eine 
Anhörung im Wirtschaftsministerium 
von Vertretern der drei betroff enen 
Printgattungen statt. Ein Konzept lag 
bis Mitte September nicht vor. Damit 
ist fraglich, ob die Hilfsmittel für die 
Corona-Pandemie in diesem Jahr die 
Verlage noch erreichen.

Zudem gab es Kritik an dieser Förde-
rung, weil nicht klar ist, wie die verfas-
sungsrechtlich gebotene Staatsferne 
gesichert werden soll. Aber auch die 
Verlage sind über den Sinneswandel 
der Politik nicht glücklich, da die Ver-
triebskosten für die gedruckten Zeitun-
gen einen erheblichen Ausgabenblock 
darstellen, der in den letzten Jahren 
gestiegen ist.

Doch mit dieser Förderung ergeben 
sich mehrere Fragen: So beispielsweise, 
ob eine sinnvolle Förderung digitaler 
Angebote von vier Pressegattungen – 
Tageszeitungen überregional und regi-
onal, Lokalzeitungen, Anzeigenblätter 
und Zeitschriften – mit unterschied-
lichen Zielgruppen, Funktionen und 
wirtschaftlichen Rahmenbedingungen 
mit einheitlichen Prämissen und Krite-
rien überhaupt zu leisten ist; Anknüp-
fungspunkt soll die Aufl age sein. Und 
zum anderen, ob Presse-Journalismus 
in Deutschland, vergleichbar mit an-
deren europäischen Ländern und der 
Film- und Kulturwirtschaft dauerhaft 
gefördert werden muss.

Unterschiedliches Tempo der 
Transformation in den Verlagen
Die digitale Transformation vollzieht 
sich in den Printmedien mit unter-
schiedlicher Geschwindigkeit und ver-
schiedenen Prioritäten. Eine wichtige 
Rolle spielen dabei Bezahlangebote.

Das größte Stück vom Paid-Content-
Kuchen von  Millionen Euro können 
die regionalen Tageszeitungen für sich 
verbuchen. Auf sie entfallen  mit 
 Millionen Euro knapp die Hälfte 
der Paid-Content-Umsätze deutscher 
Publikumsmedien. Die überregionalen 
Titel kommen auf knapp  Millionen 
Euro Erlöse.  Millionen Euro entfal-
len auf Publikumszeitschriften. Mit in 
Summe  Millionen Euro machen die 
Digitalvertriebserlöse der Tageszeitun-
gen laut pv digest nur einen Anteil von 
ca. acht Prozent an den gesamten Ver-
triebserlösen von rund , Milliarden 
Euro in  aus.

Die Ausspielung von redaktionellen 
Inhalten über digitale Kanäle trägt im-
mer deutlicher zu den Vertriebs- und 
Werbeerlösen der Zeitungsunterneh-
men in Deutschland bei. Während die 
Verlage bei E-Paper und Paid Con-
tent ein starkes Wachstum erwarten, 
dürften die Erlöse beim Verkauf der 
gedruckten Zeitungen erstmals  
rückläufi g ausfallen. Gleiches gilt, wenn 
auch weniger stark ausgeprägt, für die 
Werbeerlöse aus Digital und Print. Dies 
ist eines der wesentlichen Ergebnisse 
der repräsentativen Studie »Trends der 
Zeitungsbranche «, der Unterneh-
mensberatung Schickler.

Allerdings sind die Voraussetzungen 
in den Verlagen sehr unterschiedlich. 
Während überregionale Zeitungen, 
große Zeitschriftenverlage und regio-
nale Verlagsgruppen über Digital-Labs, 
eigene Softwaretöchter und andere 
spezialisierte Unternehmen verfügen, 
müssen sich kleinere Verlage auf aus-
gewählte Schwerpunkte konzentrieren. 
Zudem ist die digitale Transformation 
sehr kostenaufwendig: konvergente 
Redaktionssysteme, Bezahlschranken, 
Monitoringsysteme, eine Nutzerver-
waltung sowie fachkundiges Personal. 
Die Sicherung der journalistischen 
Leistung, das permanente Ausprobie-
ren von neuen Angeboten und Formen 
in allen Kanälen ist kosten- und per-
sonalintensiv. Zudem ist ein großer 
Kommunikationsaufwand erforderlich, 
um die Zahlbereitschaft in der Leser-
schaft aufzubauen und das Vertrauen 
in die Marke zu stärken und bei einer 
jungen Leserschaft zu erschließen. Es 
sind vor allem die exklusiven, gut re-
cherchierten Inhalte, für die bezahlt 
wird: Kommentare, Hintergründe, Re-

portagen, kritische Berichte, Service-
texte – hochwertiger Content. Digita-
ler Vertrieb funktioniert nur, wenn die 
digitalen Angebote inhaltlich attraktiv 
sind. Das erfordert entsprechende In-
vestitionen. Die fi nanziellen Mittel für 
die Digitalisierung werden vor allem 
mit den Printprodukten erwirtschaftet. 

Plattformen für Publikumspresse 
kein tragfähiges Geschäftsmodell
Vor einigen Jahren sind verschiedene 
Modelle von Plattformen für Tageszei-
tungen und Zeitschriften gestartet. Hier 
ist es möglich, ganze Titel oder auch 
nur einige Seiten oder einzelne Arti-
kel zu erwerben. Readly und Blendle 
sind die bekanntesten Angebote für 
Tageszeitungen und Zeitschriften. 
Beide Plattformen blieben aber deut-
lich hinter den Erwartungen zurück 
und können bis heute keinen Gewinn 
verbuchen. Digitale Kioske werden in 
Deutschland von den Nutzern nicht 
angenommen. Viele Verlage haben 
die Plattformen entweder nicht bedient 
oder nach einer Testphase ihr Engage-
ment beendet. So hatte Axel Springer 
seine Zeitungen Bild, Welt und B.Z. von 
der Presse-Flatrate-Plattform Readly 
zum . August  wieder herunterge-
nommen. Bei Readly fehlen heute alle 
wichtigen überregionalen Zeitungen. 
Hinter dieser Skepsis von Titeln wie 
Süddeutscher Zeitung, Die Zeit oder 
FAZ steckt ein grundlegendes Dilemma, 
das den Erfolg einer vielbeschworenen 
Journalismus-Flatrate auch langfristig 
verhindern könnte. Denn damit eine 

Plattform nennenswerte Einnahmen 
abwerfen kann, müsste sie zu einem 
Branchenriesen werden. Das würde aber 
den Verlagen schaden. Nach Angaben 
einiger Verleger sind die Umsätze auf 
solchen Plattformen zwar ein nettes 
Zubrot zum Hauptgeschäft, insgesamt 
seien die Plattformen aber weit davon 
entfernt, eine ernsthafte vertriebliche 
Alternative zu werden, heißt es oft.

Förderung lokaler elektronischer 
Medien und der Filmwirtschaft
Die Bundesregierung hat für private 
elektronische Medien als Hilfsmaßnah-
me, um die coronabedingten Werbever-
luste zu kompensieren,  Millionen 
Euro bereitgestellt. Dieses Geld wird 
ausschließlich für den Vertrieb von 
Programmen regionaler und lokaler 
Hörfunksender und lokaler TV-Sen-
dern verwendet und damit werden die 
Übertragungskosten für  teilweise 
fi nanziert.

Regionale und lokale private elekt-
ronische Medien – Hörfunksender, lo-
kale TV-Sender, lokale Bürgermedien 

– werden über die Landesmedienanstal-
ten bereits seit Jahren kontinuierlich 
gefördert. Den  Landesmedienan-
stalten standen in den vergangenen 
Jahren jährlich  Millionen Euro zur 
Verfügung. Zwischen  bis  Prozent 
davon wurde für die Förderung privater 
elektronischer Medien verwandt, also 
jährlich zwischen  bis  Millionen 
Euro. Für einzelne Projekte, vor allem 
im digitalen Bereich, wurden und wer-
den zusätzliche Mittel von Staatskanz-
leien bereitgestellt.

Die Filmwirtschaft erhält aus FFA-, 
Bundes- und Ländermitteln eine jähr-
liche Förderung von ca.  Millionen 
Euro. Um die Folgen der Corona-Pande-
mie abzumildern, wurden  Millionen 
Euro, davon  Millionen Euro für einen 
Ausfallfonds, durch die Bundesregie-
rung beschlossen. Dazu kommen weite-
re Mittel aus den Haushalten der Länder, 
der Beauftragten der Bundesregierung 
für Kultur und Medien, der Filmför-
derungsanstalt sowie der regionalen 
Filmförderer. Damit stehen der Film-
wirtschaft annähernd  Millionen 
Euro für einen Neustart zur Verfügung.

Presseförderung in anderen 
Ländern
In fast allen europäischen Staaten exis-
tiert eine direkte oder indirekte Pres-
seförderung. In Österreich gingen für 
die Vertriebsförderung  rund zwei 
Millionen Euro an regionale und nati-
onale Tageszeitungen.  wurde die-
ser Betrag wegen der Corona-Pandemie 
auf rund , Millionen Euro erhöht, 

außerdem sollen wegen der Corona-
krise weitere zehn Millionen Euro als 
»Sonderförderung« an die Tagespresse 
fl ießen. Insgesamt lässt sich Österreich 
die gesamte Presseförderung in diesem 
Jahr knapp  Millionen Euro kosten; 
 waren es , Millionen Euro. Da-
rin enthalten sind auch Fördersummen 
für Wochenzeitungen, den österreichi-
schen Presserat, journalistische Clubs 
und andere Einrichtungen.

Die Presseförderung in Frankreich 
beinhaltet für Zeitungen einen stark er-
mäßigten Mehrwertsteuersatz: , statt 
sonst  Prozent. Außerdem können 
die Verlage bei den Gehalts- und Hono-
rarzahlungen für ihre Journalistinnen 
und Journalisten pauschal  Prozent 
Werbungskosten geltend machen. Das 
bedeutet eine indirekte Subvention von 
aktuell rund  Millionen Euro pro Jahr. 
Dazu kommen jährlich zusätzliche  
Millionen Euro direkte Presseförderung. 

Zeitungsverlage werden in Schwe-
den jährlich mit knapp  Millionen 
Euro subventioniert. Der Löwenanteil 
davon wird für sogenannte Betriebs-
förderung gezahlt, damit sind die all-
gemeinen Betriebskosten inklusive 
der Arbeit der Redaktionen gemeint. 
In geringerem Umfang wird auch der 
Vertrieb der Zeitungen unterstützt. Der 
Ständerat der Schweiz hat im Juli  
Millionen Franken an Subventionen für 
Zeitungen und private Radio- und Fern-
sehstationen genehmigt und damit die 
Medienförderung deutlich aufgestockt. 

Versorgung vieler Gemeinden mit 
Tageszeitungen gefährdet
Die deutschen Zeitungsverlage lehnen 
zwar noch eine direkte Unterstützung 
mit öff entlichem Geld mehrheitlich ab. 
Denn mit einer Förderung der journa-
listischen und redaktionellen Arbeit 
stehe die Unabhängigkeit auf dem 
Spiel, so der Bundesverband Digital-
publisher und Zeitungsverleger (BDZV). 
Doch das könnte sich schnell ändern. 
Denn nach einer Studie der Unterneh-
mensberatung Schickler gefährden 
stark steigende Kosten für die Zustel-
lung von Abonnementzeitungen, bei 
zugleich sinkenden Stückzahlen, den 
Zugang zur gedruckten Tageszeitung 
in Deutschland dramatisch. In fünf 
Jahren könnten rund  Prozent al-
ler deutschen Gemeinden nicht mehr 
wirtschaftlich mit Zeitungen beliefert 
werden. Die digitale Umstellung dauert 

– trotz der Beschleunigung durch die 
Coronakrise –  zudem noch Jahre, erfor-
dert erhebliche Investitionen und wird 
von den Verlagen unterschiedlich be-
wältigt. Der hohe Digitalisierungsgrad 
des Axel-Springer-Verlags ist nicht ty-
pisch für die deutsche Zeitungsbranche. 
Deshalb benötigen die Printverlage, so 
wie die Filmwirtschaft oder die lokalen 
elektronischen Medien eine dauerhaf-
te Förderung, die zum einen weiterhin 
eine fl ächendeckende Versorgung mit 
gedruckten Zeitungen ermöglicht und 
zum anderen vor allem die kleineren 
Verlage bei der digitalen Umstellung 
unterstützt. Es reicht nicht aus, wenn 
die Politik die Medien für ihre Corona-
Berichterstattung lobt, sie muss mit da-
für sorgen, den Journalismus dauerhaft 
auf eine feste wirtschaftliche Basis zu 
stellen.

Von einer Subventionsfalle ist meist 
die Rede, wenn Förderungen dazu 
führen, auf Innovationen zu verzich-
ten und nicht mehr auf den Markt zu 
reagieren. Doch schon heute bestim-
men die Printverlage längst nicht mehr 
Tempo und Richtung bei der Informa-
tions- und Meinungsbildung. Es wäre 
für unsere Gesellschaft wichtig, wenn 
dank kluger Förderung der Abstand zu 
Facebook, Google und Instagram nicht 
noch größer werden würde.

Helmut Hartung ist Chefredakteur 
von medienpolitik.net
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Ästhetik und Aufklärung 
Der Fotograf Harald Hauswald als Chronist und Künstler

HANS JESSEN

H arald Hauswald ist der be-
kannteste und wohl auch be-
deutendste Fotograf der spä-

ten DDR. Seit Mitte der er Jahre 
fotografi erte Hauswald, der selbst seit 
Jugendjahren zur nicht angepassten 
Jugendszene der DDR gehörte, in öf-
fentlichen und privaten Räumen Szenen 
des Lebens im Spannungsfeld zwischen 
staatlichem Anspruch und gesellschaft-
licher, oft privater Realität. Veröff ent-
licht wurden Hauswalds Fotos vor al-
lem von Westmedien, in der DDR hatte 
Hauswald faktisches Publikationsverbot.

Seine Aufnahmen zeigen sturmzerzaus-
te Fahnen am Rande ritualisierter Mai-
feiern. Stoische Gesichter von FDJ-Ord-
nern im Kontrast zu den sehnsuchts-
vollen Blicken ihrer Altersgenossen 
bei Pop-Konzerten. Karge Schaufens-
terdekorationen, auf abgeranzter Tafel 
der Spruch: »Reparatur aller Systeme«  

–  ein auf technische Systeme gemünz-
tes Versprechen, politischer Subtext 
entfaltet sich im festgehaltenen Bild. 
Hauswalds Fotos verbinden die Span-
nung optischer Bildkonstruktion mit 
der Spannung sozialer Deutung. Seine 
Bilder liefern Indizien gesellschaftlicher 
Erosion, lange Jahre vor der politischen 
Implosion des Systems.       

 Jahre nach Ende der DDR-Staatlich-
keit wird nun in einer Retrospektive 
Hauswalds Arbeit gewürdigt, genau-
er gesagt: Der Zeitraum von Ende der 
er bis Anfang der er Jahre. 

Hauswald war und ist ein unermüd-
licher Fotograf. An die . Nega-
tive umfasst sein Archiv. Drei Jahre 
lang wühlte seine Fotografen-Kollegin 
Ute Mahler sich durch diesen Fundus. 
. Fotos werden in hoher Aufl ösung 
digitalisiert, fi nanziert aus Mittel der 
Bundesstiftung zur Aufarbeitung der 
SED-Diktatur. 

Rund  dieser Aufnahmen wurden 
ausgewählt für die Retrospektive bei 
C/O Berlin und eine zeitgleiche Buch-
publikation. Der Titel der Ausstellung 
wie des Buches »Voll das Leben« knüpft 
an eine frühere Ausstellung und Publi-
kation »Voll der Osten« Hauswalds an.

Die Neuformulierung ist folgerich-
tig. Denn die Retrospektive zeigt Bil-
der aus dem Osten, aber die Auswahl 
ist eine andere. Natürlich sind bekannte 
Hauswald-Aufnahmen zu sehen, vorweg 
sein wohl berühmtestes Foto von drei 
Männern in der U-Bahn, frühmorgens 
auf dem Weg zur Arbeit. Eine ikono-
grafi sche Chiff re für Leben im Korsett 
von Gewohnheit, Pfl ichterfüllung, An-
passung, Frustration – dessen Protago-
nisten aber nicht ihrer Würde beraubt 
werden, sondern selbst in dumpfer Mor-
genmüdigkeit die Dringlichkeit selbst-
bestimmten Leben ahnen lassen. 

Das Einrichten in der Nischengesell-
schaft DDR, wie Hauswald sie nennt, 
oszillierte zwischen Resignation und 
Rebellion. Die Rebellion, weniger als po-
litisch artikulierter Protest, sondern als 
Lebensform, ist immer wiederkehrendes 
Motiv bei Hauswald. DDR-Punks, von 
denen im Westen nicht viele wussten, 
dass es sie überhaupt gibt, Hooligans im 

Umfeld der DDR-Fußballvereine, die in 
ihren radikalen Sprüchen und Parolen 
die vielleicht größte Freiheit unter den 
Augen staatlicher Sicherheitsorgane 
einfach auslebten – dies sind die »lau-
ten« Fotos, für die Hauswald seit Jahren 
bekannt ist. Hier wird Hauswald zum 
Chronisten, zum eigenwilligen Zeugen 
und Berichterstatter seiner Zeit – ohne 
dass er jemals diese Rolle geplant hätte. 
Heute akzeptiert er, ohne Eitelkeit, dass 
er in sie hineingewachsen ist.

Neben diesem – sozusagen bekannten 
– Harald Hauswald zeigt die Retrospek-
tive aber auch eine »leise« Seite, die 
gleichwohl nicht weniger aufregend 
ist, ganz im Gegenteil. Dies ist das be-
sondere Verdienst der Kuratoren, na-
mentlich Ute Mahler, die im Fundus der 
. Negative Arbeiten entdeckte, 
von denen Hauswald, wie er freimütig 
zugibt, jetzt selbst überrascht wurde. 

Ein Foto, dessen Ungeheuerlichkeit 
erst auf den zweiten Blick deutlich 
wird, zeigt die Fassade eines Platten-
baus in Rostock-Lichtenhagen,  
bekannt geworden durch Brandan-
schläge auf ein Flüchtlingswohnheim. 
Im tristen Grau der Betonquadrate an 
einer Türöff nung ein einzelner Mann, 
winzige Figur – den Arm zum Hitler-
gruß gereckt. Ein Bild ohne optische 
Inszenierung eines politischen Kom-
mentars – aber gerade die lakonische 
Beobachtung beunruhigt und stellt 
die Frage nach Kausalitäten zwischen 
Lebensverhältnissen und politischen 
Einstellungen.

Das macht die Qualität der Fotogra-
fi en Hauswalds und seine Qualität als 
beobachtender Dokumentarist aus: Er 
kommt nicht mit der Keule eines poli-
tischen oder moralischen Vorwurfs um 
die Ecke, sondern vertraut auf die Kraft 
der Bilder, die er fi ndet und durch das 
Drücken des Auslösers Dauerhaftigkeit 
verleiht. 

Einen Glanzpunkt der Retrospekti-
ve bilden Aufnahmen aus Hauswalds 
Anfangsjahren. Er arbeitete Teilzeit 
bei der Stephanus-Stiftung in Berlin, 
eine christlich-humanistische Stiftung 
für Menschen mit Behinderung. Hier 
lernte Hauswald fotografi sche Nähe zu 
menschlicher Eigenart. Intimität und 
Würde auch unter schwierigen Bedin-
gungen zu verbinden ist durchgängige 
Struktur aller Arbeiten. 

Hauswald praktiziert, was für Theo-
dor W. Adorno ein grundlegender An-
spruch kritischer Kulturtheorie ist: 
Ästhetik als Element von Aufklärung. 
Ästhetik, vor allem in der Ästhetik von 
Kunst, kann Denken abseits bekann-
ter Schematisierungen in Gang setzen. 
Kunstwerke speichern Erfahrungen, 
leidvolle wie freudvolle, sie bewahren 
die Möglichkeit besseren Lebens und 
sind der Befreiung von Herrschaft zu-
geneigt.

Diese subversive Kraft ahnten, ohne 
sie zu begreifen, zuallererst übrigens 
die Sicherungsorgane der DDR-Staats-

macht. Den Eingangsraum zur Retro-
spektive bildet, in guter Dramaturgie, 
eine Kammer im Halbdunkel, die den 
Beobachter als Beobachtungsobjekt 
der Staatssicherheit zeigt: Auszüge 
aus Hauswalds Stasi-Akte, bis zu  
offi  zielle und inoffi  zielle Mitarbeiter 
lieferten Tausende von Notizen über 
Hauswalds alltägliches Leben. Lächer-
lich in penibler Belanglosigkeit – » 
Minuten beim Bäcker« –, bedrückend 
im Bewusstsein permanenter Überwa-
chung, empörend in den Drangsalie-
rungen: vom Veröff entlichungsverbot 
bis zur zeitweiligen Wegnahme seiner 
Tochter im Kindesalter. 

Die Kenntnis dieser Lebens- und 
Arbeitsbedingungen verstärkt die Wir-
kung der Fotos, die Hauswald unbeirrt 
gemacht und über konspirative Wege 
an die Öff entlichkeit gebracht hat. Die 
Ausstellung wie auch die Dokumen-
tation im Fotoband sind keine »Das-
war’s-Retrospektive«, kein Nachruf zu 
Lebzeiten. 

Wer,  Jahre nach dem formalen 
Ende der DDR, wissen will, wo wir heu-
te stehen und warum die Verhältnisse 
so sind, wie sie sind, kommt um diese 
Ausstellung nicht herum. Und auch 
nicht um das Buch, das weit mehr ist 
als ein begleitender Katalog. Alle  
Fotos sind in hervorragender Qualität 
reproduziert. Auszüge aus Hauswalds 
Stasi-Akte und eine detaillierte Bio-
grafi e bringen das Werk des Fotografen 
und seine historischen Entstehungsbe-
dingungen in einer Monografi e selten 
erlebter Güte zusammen. Dem Göttin-
ger Steidl-Verlag ist ein inhaltlich und 
handwerklich großes Buch gelungen.

Zum Schluss noch ein passender 
Nachtrag: Das C/O Berlin residiert im 
ehemaligen Amerikahaus am Bahnhof 
Zoo. Dies war, zu den Zeiten, als die 
Fotos entstanden, für die DDR-Führung 
eine kulturelle Bastion des imperialis-
tischen Klassenfeindes. An diesem Ort 
wird jetzt ein Mann gefeiert, dessen 
Fotos auch ästhetische Dokument ei-
nes gescheiterten Systems sind. Das 
gehört zur subversiven Ironie von Ge-
schichte, für die Harald Hauswald ein 
feines Gespür hat.

Hans Jessen ist freier Publizist und ehe-
maliger ARD-Hauptstadtkorrespondent

Mehr dazu: In der Ausgabe -/ 
erschien ein ausführliches Gespräch mit 
Harald Hauswald: bit.ly/iRuYrd
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Harald Hauswald, Konzert von Big Country, Radrennbahn, Weißensee, Berlin, 
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Hetty Berg ist seit April  die neue Direktorin des Jüdischen Museums Berlin
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Nicht mehr satisfaktionsfähig?
Cancel Culture statt Debatten auf Augenhöhe 

SUSANNE KEUCHEL

Mit dieser Äußerung hast du uns dis-
kreditiert! … Worte, die wenig Raum 
für eine argumentative Fortführung 
des Diskurses bieten. Verbale Äuße-
rungen können heute zu einem ge-
sellschaftlichen Ausschluss führen! 
Besonders schwer wiegt hier der Vor-
wurf der Diskreditierung spezifi scher 
Personengruppen, vor allem solche, 
die innerhalb der Gesellschaft immer 
noch benachteiligt werden, wie Frau-
en, Transsexuelle oder von Rassis-
mus Betroff ene. Wenn sich beispiels-
weise der Kabarettist Dieter Nuhr in 
Äußerungen gegen die Fridays-for-
Future-Bewegung und Greta Thun-
berg als »lächerlichen Personenkult« 
wendet, zählen nicht mehr seine Ar-
gumente zum Klimawandel, sondern 
nur noch der konkrete Angriff  auf die 
Person bzw. Gruppe. Eine Kontrover-
se, ein Austausch von Argumenten 
ist bei »Cancel Culture« nicht in-
tendiert, sondern der Kommunika-
tionsabbruch, wie dies selbigem Ka-
barettisten bezogen auf eine andere 
Äußerung im Rahmen der Kampagne 
bei der Deutschen Forschungsge-
meinschaft ergangen ist, wo er die 

Relevanz von Wissenschaft betonte, 
jedoch gleichzeitig deutlich machte, 
dass Wissenschaft nicht alles wisse. 
Aufgrund heftiger Kritik in sozialen 
Medien wurde das Statement einfach 
gelöscht, statt sich inhaltlich mit der 
These auseinanderzusetzen. Andere 
»Cancel Culture«-Praktiken sind das 
Kündigen von Arbeitsverhältnissen, 
das Ausladen von Personen bei Ver-
anstaltungen oder Hetzkampagnen 
in sozialen Medien. So wurde jüngst 
J.K. Rowling von Usern für »tot« er-
klärt. Es sind jedoch nicht nur Künst-
lerinnen und Künstler, die mit Pole-
mik, Fiktion oder Provokation spie-
len wie im Bereich fi ktiver Literatur, 
Kabarett oder Karikatur, die hiervon 
betroff en sind. Es kann alle treff en, 
die sich in der Öff entlichkeit äußern. 
Selbst kulturelles Erbe kann »gecan-
celt« werden, wie beispielsweise das 
Gedicht von Eugen Gomringer, das 
von den Mauern der Alice-Salomon-
Universität getilgt wurde aufgrund 
des Vorwurfs des Seximus.
Ist damit etwas eingetreten, dem 
Liberalisierung eigentlich entge-
genwirken wollte? Der Kampf um 
Freiheit von Meinung und kultureller 
Lebensgestaltung? Oder gibt es doch 

nur die »eine richtige« Meinung?
Formen der Cancel Culture haben 
eine lange historische Tradition, bei-
spielsweise »Damnatio memoriae«, 
das Austilgen des Andenkens einer 
Person. So wurden beispielsweise die 
Inschriften der Pharaonin Hatschep-
sut zerstört aufgrund des damaligen 
gesellschaftlichen Normbruchs, als 
Frau über Männer geherrscht zu 
haben. 

Nicht zuletzt mit der Liberalisie-
rung und hier vor allem der er-
Bewegung wurde das Brechen 
gesellschaftlicher Normen jenseits 
konkreter Straftaten enttabuisiert, 
z. B. durch die Kommune I,  die das 
Nacktsein und die sexuelle Freizü-
gigkeit kultivierte. 
Eine Folge der Liberalisierung war 
die Individualisierung, eine zuneh-
mende Fragmentierung der Gesell-
schaft, das Bilden von Milieus mit 

eigenen Wertevorstellungen. Heute 
sind es nicht mehr spezifi sche Ver-
haltensweisen, unterschiedliche kul-
turelle Lebensstile, sondern verbale 
Äußerungen, die zu einem gesell-
schaftlichen Tabu werden. 
Führt fehlender gesellschaftlicher 
Zusammenhalt aufgrund fehlender 
gemeinsamer Identitäten dazu, dass 
der Einzelne unsicherer, angreifbarer 
geworden ist in seinen Überzeu-
gungen und Wertehaltungen? Ist es 
die Ohnmacht vor der Realität, die 
heute zwar unterschiedliche kultu-
relle Lebensstile, jedoch immer noch 
nicht eine diskriminierungsfreie 
Gesellschaft ermöglicht? Mutieren 
Werte so zu einem Dogma, das zum 
»Austilgen« anderer Meinungen 
berechtigt? Worte können verletzen, 
Cancel Culture aber auch! Ein Un-
recht rechtfertigt nicht das Begehen 
eines weiteren Unrechts. Könnten 
wir gesellschaftlicher Spaltung nicht 
besser entgegentreten, wenn Kontro-
versen künftig wieder beidseitig als 
argumentative Duelle auf Augenhö-
he kultiviert werden? 

Susanne Keuchel ist Präsidentin des 
Deutschen Kulturrates

Was bedeutet es heute,  jüdisch zu sein?
Die neue Direktorin des 
Jüdischen Museums Berlin, 
Hetty Berg, im Porträt

ANDREAS KOLB

S eit den er Jahren gibt es 
den Begriff  »Generation Prak-
tikum«, und seit damals steht 
das Praktikum als Lebensphase 

der berufl ichen Orientierung in einem 
schlechten Ruf. Das war nicht immer so: 
In den er Jahren konnten Praktika 
der Einstieg in eine steile Karriere sein. 
Ein geradezu archetypisches Beispiel 
dafür ist der Lebenslauf von Hetty 
Berg, seit April  Direktorin des 
Jüdischen Museums Berlin. 

Nach dem Abitur wollte die junge 
Holländerin zuerst Tanzlehrerin wer-
den und studierte zwei Jahre in Lon-
don Ballett und nochmals zwei an der 
Tanzakademie in Amsterdam. An eine 
Laufbahn im Museum dachte sie damals 
nicht im Traum. Doch das Tanzen allein 
war ihr zu wenig, sie fühlte sich intel-
lektuell nicht genug gefordert und plan-
te daher, entweder Geschichte oder He-
bräisch zu studieren. »Doch dann dach-
te ich«, erinnert sie sich, »jetzt habe ich 
vier Jahre Tanz studiert, es wäre schade, 
das einfach wegzuwerfen. Vielleicht 
sollte ich Ballettkritikerin werden.« 
Und so belegte sie Theaterwissenschaft 
als Hauptfach sowie Hebräisch und Jid-
disch als Nebenfächer. Nun galt es ein 
Archiv-Praktikum zu machen: Sie fragte 
den Kurator des Jüdischen Historischen 
Museums Amsterdam, Joel Cahen, wo 
sie denn ein solches Praktikum machen 
könnte und schon hatte er sie als Prak-
tikantin angestellt mit der Aufgabe »in 
verschiedenen Archiven zur Geschichte 
der Juden in den Niederlanden zu re-
cherchieren, um Material für die neue 
Dauerausstellung des Amsterdamer 
Museums zusammenzustellen«. Das 
war . Obwohl Hetty Berg bis da-
hin niemals die Absicht hatte in einem 
Museum zu arbeiten, ist sie im Joods 
Historisch Museum geblieben – bis Ap-
ril dieses Jahres.

 wurde aus der Kulturhistori-
kerin dann selbst eine Kuratorin des 
Museums.  übernahm sie die Funk-
tionen der Managerin und Chefkurato-
rin am Jüdischen Historischen Museum 
in Amsterdam, das  expandierte 
und zum Jüdischen Kulturviertel wur-
de. Bis zu ihrem Weggang ans Jüdische 
Museum Berlin  war Hetty Berg 
dort Chefkuratorin. Gefragt, was es für 
sie bedeutet, nach drei Jahrzehnten an 
einem Haus noch einmal etwas ganz 
Neues anzufangen, meint sie: »Es ist 
eine wunderbare Chance, um all meine 
Erfahrungen und Expertise, die ich in 
diesen  Jahren gewonnen habe, auf 
einem großen Podium einsetzen zu 
können. Das Jüdische Museum Berlin 
gehört zu den wichtigsten jüdischen 
Museen Europas und überhaupt ist es 

ein besonderes Haus in Europa. Seit ich 
im April angefangen habe, habe ich es 
noch keinen Moment bedauert, dass ich 
nach Berlin gekommen bin.«

Das Museum in Berlin ist ein inter-
nationales Haus mit Deutsch als Amts-
sprache. Kein Hindernis für Hetty Berg, 
die Deutsch bereits in der Schule hat-
te, und so geht nach sechs Monaten in 
Berlin das Zurechtfi nden in der deut-
schen Sprache, die vom Holländischen 
ja nicht so weit entfernt ist, ziemlich 
schnell. Eine der attraktiven Seiten des 

Ortswechsels sind für Berg neben dem 
schönen Haus auch das jüdische Leben 
und dessen Vielfalt in Berlin: »Dass es 
nicht nur die Jüdische Gemeinde, son-
dern verschiedene jüdische Initiativen 
in ganz unerwarteten Kulissen gibt, das 
ist spannend und besonders. Hier be-
schäftigen sich sehr viele Menschen 
mit sehr verschiedenen Hintergründen 
mit der Frage ›Was bedeutet es heute in 
Berlin oder in Deutschland, jüdisch zu 
sein?‹ Ich hoff e, dass wir dieser Frage-
stellung im Museum auch ein Podium 
bieten können.« 

Auf der anderen Seite hat Bergs Um-
zug nach Berlin komplexe Gefühle in 
ihr ausgelöst. Ist doch Berlin der Ort, 
an dem Shoah und Holocaust ausge-
dacht und umgesetzt wurden. Wie in 
allen jüdischen Familien in den Nie-
derlanden sind auch Mitglieder ih-

rer Familie von den Nazis ermordet 
worden. In einem Interview mit Ra-
dio Brandenburg-Berlin (rbb) brachte 
sie diese komplexe Thematik auf den 
Punkt: »Es ist charakteristisch für mei-
ne Generation, sich für das Judentum 
und das damit verbundene Trauma zu 
interessieren. Auch ich wollte wissen, 
was damals passiert ist, für welche Kul-
tur die Juden von den Nazis ermordet 
wurden. Deswegen habe ich als Teen-
ager Hebräisch gelernt und bin dann 
Mitglied der Jüdischen Gemeinde ge-
worden. Ich war oft in Israel, weil wir 
dort Familie haben. Für mich ist es eine 
Art Heilung und Aufarbeitung, für ein 
Jüdisches Museum zu arbeiten.«

Hetty Berg wurde  in Den Haag 
geboren. Ihr Elternhaus war säkular, ihr 
Vater ein sozialdemokratischer Abge-
ordneter im niederländischen Parla-

ment. Die Liebe und Expertise für die 
Kultur wurde ihr in die Wiege gelegt. 
Vom Vater kam die Neigung zur Mu-
sik, von der Mutter, mit der sie später 
viel ins Theater, ins Ballett und auch 
in Museen ging, das starke Interesse 
für Geschichte. Auch wenn dem Prak-
tikum als Berufseinstieg immer etwas 
»glücklich Zufälliges« anhaftet, mutet 
es im Fall Hetty Berg geradezu logisch 
und folgerichtig an, dass die ehemalige 
Praktikantin viele Jahrzehnte später 
das Thema jüdische Geschichte an ein-
fl ussreicher Stelle weiter und immer 
intensiver verfolgt. 

Für Berg steht das Jüdische Museum 
Berlin in einem Spannungsfeld zwi-
schen der Vermittlung der Geschichte 
und Kultur der Juden in Deutschland 
und der Debatte um Themen der Ge-
sellschaft heute. 

Hetty Berg startete am Jüdischen Mu-
seum Berlin am . April und kam somit 
ungefähr gleichzeitig mit dem Coro-
navirus in Deutschland an. Das hieß, 
das Museum war schon zwei Wochen 
geschlossen und es gab längst keinen 
Normalbetrieb mehr. Erst Ende August 
wurde es für die Besucher wieder ge-
öff net. »Wir arbeiten mit Zeitfensterti-
ckets und glücklicherweise werden fast 
alle Tickets, die wir ausgeben können, 
von den Besuchern benutzt. Wir haben 
derzeit etwa  Besucher pro Tag. Vor 
Corona waren es in den Sommermona-
ten zwischen . und . Besu-
cher. Es ist aber sehr schön zu sehen, 
dass unsere Pforten wieder off en sind 
und dass es eine kleine Schlange beim 
Eingang gibt.«

Das Konzept der neuen Daueraus-
stellung und auch die ganze Realisie-
rung war bereits fertig, als Berg in Ber-
lin ankam. Daran war schon fünf Jahre 
mit einem sehr großen Team gearbeitet 
worden. Hetty Berg fasst die Unter-
schiede zur vorherigen Ausstellung 
zusammen: »Die neue Ausstellung ist 
weniger überladen und die Gestaltung 
wirkt sehr gut mit der Architektur von 
Daniel Libeskind zusammen. Es gibt 
mehr jüdische Kultur und Tradition 
sowie mehr Raum für die Zeit des Na-
tionalsozialismus und des Holocaust. 
Ausführlicher als vorher thematisieren 
wir auch die Nachkriegszeit bis in die 
unmittelbare Gegenwart. Die alte Dau-
erausstellung wurde im Jahr  eröff -
net und seitdem haben sich nicht nur 
die Erwartungen und Sehgewohnheiten 
der Museumsbesucher enorm geändert, 
sondern auch die technischen Mög-
lichkeiten. Die neue Dauerausstellung 
ist daher auch ein ›state of the art‹ des 
Ausstellungsmachens. Durch Filme, 
Audioinstallationen, Spiele oder Vir-
tual Reality sprechen wir Besucher auf 
sehr abwechslungsreiche Weise an. Und 
wer gerade keine Gelegenheit hat, zu 
uns ins Museum zu kommen: Wir ha-
ben eine JMB App, die Menschen auch 
zu Hause downloaden und mit der sie 
unsere neue Ausstellung erleben kön-
nen.«

Andreas Kolb ist Redakteur von 
Politik & Kultur

Ein Spannungsfeld 
zwischen der Vermitt-
lung der Geschichte 
und der Debatte 
um Themen der 
Gesellschaft heute
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Politik & Kultur informiert an 
dieser Stelle über aktuelle Perso-
nal- und Stellenwechsel in Kultur, 
Kunst, Medien und Politik. Zudem 
stellen wir in den Rezensionen alte 
und neue Klassiker der kulturpoli-
tischen Literatur vor. Bleiben Sie 
gespannt – und liefern Sie gern 
Vorschläge an puk@kulturrat.de.

rbb-Intendantin Schlesinger für 
zweite Amtszeit gewählt
Patricia Schlesinger bleibt Inten-
dantin des Rundfunk Berlin-
Brandenburg. Der Rundfunkrat des 
öff entlich-rechtlichen Senders mit 
derzeit  Mitgliedern bestätigte die 
seit  an der Spitze des rbb ste-
hende Intendantin für fünf weitere 
Jahre im Amt. Die zweite Amtszeit 
wird  beginnen. Drei externe 
Interessentinnen und Interessenten 
hatten sich auf die gemäß Gesetz 
öff entlich ausgeschriebene Stelle 
beworben. Nach eingehender Prü-
fung schlug eine Wahlkommission 
des Rundfunkrates nur Patricia 
Schlesinger für die Wahl vor. Mit  
Stimmen, bei zwei Gegenstimmen, 
wurde die gebürtige Hannoveranerin 
gewählt.

Emmy Award für Maria Schrader 
Die Berliner Regisseurin hat den 
Emmy Award für die beste Regie in 
einer Miniserie gewonnen. Ausge-
zeichnet wurde sie für die vierteilige 
Serie »Unorthodox« beim Streaming-
Anbieter Netfl ix, die von der ultra-
orthodoxen Jüdin Esther, die aus 
New York nach Berlin fl ieht, han-
delt. Die Miniserie basiert auf dem 
gleichnamigen autobiografi schen 
Bestsellerroman von Deborah Feld-
man, der  erschien. Aufgrund 
der Corona-Pandemie wurde die von 
Jimmy Kimmel im Staples-Center 
in Los Angeles ohne Publikum mo-
derierte Sendung erstmals virtuell 
per Livestream übertragen, in den 
die Nominierten zugeschaltet wur-
den – so auch die Gewinnerin Maria 
Schrader. 

Neues Intendanten-Duo im 
Theater an der Parkaue 
Das Berliner Theater an der Parkaue 
soll mit einer Doppel-Intendanz, 
bestehend aus Christina Schulz und 
Alexander Riemenschneider, in die 
Spielzeit / starten. Dies teilte 
die Senatsverwaltung für Kultur am 
. September mit. In der Theater-
szene ist die zukünftige Doppelspitze 
bereits bekannt: Christina Schulz 
leitet seit  die Bundeswettbe-
werbe der Berliner Festspiele – das 
Theatertreff en der Jugend, das Tanz-
treff en der Jugend, das Treff en junge 
Musik-Szene und das Treff en junger 
Autor*innen. Der freie Regisseur 
Alexander Riemenschneider hat 
am Deutschen Theater in Berlin 
unter anderem die Stücke Tschick 
und Transit inszeniert. Für die Inten-
danz hatte es laut Senatskulturver-
waltung insgesamt  Bewerbungen 
gegeben. 

Walter-Lübcke-Demokratie-Preis 
vergeben
Erstmals wurde der nach dem er-
mordeten Kasseler Regierungsprä-
sidenten benannte Preis des Landes 
Hessen verliehen. Ausgezeichnet 
werden die Journalistin Dunja Hayali, 
das Mobile Beratungsteam gegen 
Rechtsextremismus und Rassismus in 
Hessen und Robert Erkan, der sich um 
Angehörige der Opfer des Anschlags 
von Hanau kümmert . Die Preisträger 
setzten sich in herausragender Weise 
für Demokratie, Freiheit, Respekt und 
Toleranz ein, erklärte der hessische 
Ministerpräsident Volker Bouffi  er. Die 
Ehrungen sollen zu einem späteren 
Zeitpunkt verliehen werden. Ziel die-
ser Landesauszeichnung ist es, für Re-
spekt im politischen und öff entlichen 
Raum zu werben und für den Einsatz 
zum Wohle des demokratischen Mit-
einanders Lob und Anerkennung aus-
zusprechen. Alle zwei Jahre soll der 
Preis zur Erinnerung an den im Juni 
 von einem Rechtsextremisten 
ermordeten Walter Lübcke verliehen 
werden.

Das Corona-Echo
Refl exionen Kulturschaff ender und Kreativer

E ine Eigenschaft von Schall-
wellen besteht darin, dass sie 
an Flächen refl ektiert werden. 

Dieser refl ektierte Schall wird als Echo 
bezeichnet. Auch die Corona-Pande-
mie löste große Schallwellen aus, als 
sie im Frühjahr  Deutschland er-
reichte. Ein Schock, der den Kultur-
bereich hart getroff en hat. Das Echo 
dieser Zeit machen die Autorinnen 
und Autoren, die Kulturschaff enden 
und Kreativen in der von Franziska 
Richter für die Friedrich-Ebert-Stif-
tung herausgegebenen Anthologie 
»Echoräume des Schocks. Wie uns 
die Corona-Zeit verändert« hör- und 
sichtbar – in persönlichen Refl exio-
nen über Ängste und Hoff nungen im 
Alltag im Ausnahmezustand, in Bei-
trägen über Ereignisse aus der Politik 
und in Artikeln über gesellschaftliche 
Auswirkungen und Herausforderun-
gen. Im Fokus steht dabei die Zeit seit 
dem Lockdown im März bis Ende Juni 
.

Was lernen wir bereits jetzt aus der 
Coronak rise? Welche gesellschaftli-
chen Veränderungen braucht es für 
die Zeit »nach Corona«? Wie verändert 
die Zeit der Quarantäne künstlerische 
Prozesse und was hat sich in der ak-
tuellen Lage bewährt? Die  Beiträge 
der Anthologie liefern und vereinen 
persönliche Erfahrungen und Um-
gangsweisen mit der Pandemie, neue 
Perspektiven und Chancen, Zukunfts-
gedanken für eine gestärkte Kunst und 

Kultur in und nach der Corona-Zeit 
und vieles mehr. Neben den inspi-
rierenden und authentischen Texten, 
unter anderem von Carsten Brosda, 
Barbara Lison, Ferda Ataman, Michelle 
Müntefering und Olaf Zimmermann, 
sind die Einblicke in die Corona-Foto-
Tagebücher der Fotografen Andreas 
Rost und Jürgen Matschie eine berüh-
rende Ergänzung für dieses Dokument 
unserer (Corona-)Zeit.
Maike Karnebogen

Franziska Richter (Hg.). Echoräume des 
Schocks. Wie uns die Corona-Zeit ver-
ändert. Refl exionen Kulturschaff ender 
und Kreativer. Bonn 

Mehr 
Sensibilisierung
Über Diskriminierung im 
Bildungswesen

M ehrsprachigkeit wird 
bei Kindern mit Migra-
tionshintergrund und 
muslimischen Glauben 

oft  nicht als bereichernd oder kulti-
viert betrachtet, sondern weckt meist 
die Vermutung, dass ihr Deutsch ein-
fach nicht gut ist. Vielmehr werden sie 
als hoff nungslose Problemfälle stig-
matisiert, anstelle dieses Potenzial 
anzuerkennen und zu nutzen. 

Die österreichische Journalistin 
Melisa Erkurt war mit dem Projekt 
»Newcomer« des biber-Magazins an 
Wiener Brennpunktschulen und hat 
mehr als  Schülerinnen und Schü-
ler unterrichtet. Ihre Beobachtungen 
hält sie in dem Buch »Generation Ha-

ram« fest und die lassen sich wie folgt 
zusammenfassen: Oft können Kinder 
und Jugendliche in der Schule nicht 
mehr genau das – sprich Schülerin-
nen und Schüler – sein. Insbesondere 
Kinder mit Migrationshintergrund ge-
raten immer häufi ger in Erklärungsnot 
über Sprache, Herkunft und Geschich-
te ihrer Eltern. Muslimische Jugendli-
che beispielsweise wissen meist selbst 
nicht recht, was der Islam eigentlich 
genau bedeutet, nutzen aber den ver-
meintlichen Glauben oft als Ausrede 
oder gar Druckmittel. So verfestigen 
sich bestimmte Vorurteile erst recht: 
»Die Schule als Mikrokosmus, sie spie-
gelt die Realität wider.«

Erkurt fl oh mit ihrer Mutter vor 
dem Bosnienkrieg nach Österreich. 
Sie selbst weiß, wie wichtig es ist, als 
Kind mit Migrationshintergrund Be-
zugspersonen zu haben, die einem 
Vertrauen schenken und einen fördern. 
Mit Vorträgen und Kolumnen will sie 
die Problematik der Diskriminierung 
in die Mehrheitsgesellschaft brin-
gen, wo die Thematik zu oft nur als 
Randnotiz erscheint. In »Generation 
Haram« bringt sie es kurz und bündig 
genau auf den Punkt und gibt am Ende 
klare Empfehlungen, unter anderem 
den Unterricht prinzipiell an die Be-
dürfnisse und Lebenswelten der Schü-
lerinnen und Schüler anzupassen, das 
Angebot der Ganztagsschulen auszu-
weiten und vor allem Lehrerinnen und 
Lehrer in der Ausbildung intensiver 
für Diskriminierung zu sensibilisieren. 
Kristin Braband

Melisa Erkurt. Generation Haram. War-
um Schule lernen muss, allen eine Stim-
me zu geben, Wien 

Kuriosa des 
Deutschen
 Anagramme, Euphemismen & Palindrome

W as haben die Wörter Back-
fisch, Chaiselongue, De-
pesche und Muckefuck 

gemeinsam? Sie sind vom Aussterben 
bedroht. Nur die Zeit wird zeigen, ob 
es ihnen wie Abgängsel, Pomaden-
hengst und Selbstwählferndienst er-
geht, diese Wörter sind nämlich schon 
längst nicht mehr im Sprachgebrauch 

– und damit leider mausetot.
Und wie ist es um Bundesausbil-

dungsförderungsgesetz, Trinkwasser-
aufbereitungsanlage und Nahrungs-
mittelunverträglichkeit bestellt? Es 
sind einige der längsten Stichwörter 
im Duden – also noch quicklebendig.

Ihre Verwandten aysberg, gross-
market, haymatlos und laytmotif 
haben sich ein Weiterbestehen über 
die Grenzen des deutschsprachigen 
Raumes bis in die Türkei gesichert; 
buterbrod, fejerwerk, ziferblatt sind 
feste Wortbestandteile im Russischen, 
und föhn, realpolitik sowie schaden-
freude sind mittlerweile auch im Ita-
lienischen heimisch.

Diese deutschsprachigen Beson-
derheiten und viele weitere Kuriosa 
fi nden sich im »Kleinen Kuriositäten-
kabinett der Deutschen Sprache«, das 
soeben im Dudenverlag erschienen ist. 
Herzlich lachen, erstaunt aufhorchen, 
plötzlich stutzen, verwundert die Stirn 
runzeln – auf all das muss man sich 
beim Stöbern durch das Sammelsuri-
um einlassen. Auf über  Seiten sind 
Wortschönheiten, Längenungetüme, 

penible Regeln, irre Ausnahmen und 
vieles mehr in schönster grafi scher 
Darstellung versammelt. Das »Kleine 
Kuriositätenkabinett der Deutschen 
Sprache« eignet sich hervorragend als 
Geschenk – Präsent – Gabe für Lieb-
haber und Lernende des Deutschen.

Zum Schluss sei noch eine Kurio-
sität erwähnt: Was ist den Gefühlen 
Liebe, Zorn, Spott, Mitleid, Misstrauen 
und Eifer gemein? Sie stehen in der 
Regel nie im Plural. Deutsche Sprache, 
schwere Sprache – aber auch schöne 
Sprache.
Theresa Brüheim

Duden. Kleines Kuriositätenkabinett der 
Deutschen Sprache. Berlin 

Palast der 
Miserablen
Überleben in Bagdad

A us einer unterirdischen 
Gefängniszelle heraus be-
ginnt die Geschichte des 
Ich-Erzählers Shams Hus-

sein in Abbas Khiders aktuellem Buch 
»Palast der Miserablen«. Immer wie-
der nimmt Khider den Leser mit in 
diese beängstigende, aus Folter be-
stehende Dunkelheit. Parallel berich-
tet er von Shams Kindheit im Süden 
des Iraks, vom Krieg, der Flucht der 
Familie nach Bagdad und über das 
Aufwachsen im Blechviertel in dem 
von Saddam Hussein beherrschten 
Land.

 Aus dem Streben nach einer bes-
seren Zukunft wird für die Fami-
lie ein Leben in existenzieller Not. 
Schonungslos beschreibt Khider die 
herrschende Armut und den Alltag in 
einer Diktatur, in der ein falsches Wort 
den Tod bedeuten kann. Aber auch 
die glücklichen und hoff nungsvollen 
Momente der Familie beschreibt der 
Autor lebendig und persönlich, mit 
Charakteren, die in Erinnerung blei-
ben.

Zuflucht findet der literaturbe-
geisterte Shams, der sowohl als Plas-
tiktütenverkäufer am Basar, Busfah-
rergehilfe und Lastenträger versucht, 
seine Familie fi nanziell zu unterstüt-
zen, im »Palast der Miserablen« – ein 
Literaturzirkel, der sich heimlich in 
der Wohnung eines Blinden triff t. Die 
Leidenschaft und Liebe für Literatur 
bietet dem jungen Shams neue Per-
spektiven, wird aber letztendlich zu 
seinem Verhängnis. 

Khiders Erzählungen sind au-
thentisch und aufwühlend, denn er 
verbrachte vor seiner Flucht aus dem 
Irak selbst zwei Jahre im Gefängnis 
in Bagdad, weil er Flugblätter gegen 

Saddam Hussein verteilt hatte. Ein 
lesenswertes und ergreifendes Buch, 
das den Leser in der Dunkelheit zu-
rücklässt, denn: Happy End – Ach-
tung, Spoiler – leider ausgeschlossen. 
Maike Karnebogen

Abbas Khider. Palast der Miserablen. 
München 
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Karen Zimmermann, »The Mother With One Arm«, , Mixed Media, -Kanal-Videoinstallation

Die Corona-Pandemie 
der letzten Monate 
hat uns gelehrt, dass 
digitale Angebote so 
einfach auch nicht zu 
erstellen sind

Die wichtigste Aufgabe 
ist aber jetzt, die viel-
fältigen neuen digita-
len Angebote auch als 
künstlerische Leistung 
zu moneti sieren

Digitales Brotverdienen
Künstlerische Leistungen online auch monetisieren

OLAF ZIMMERMANN

W ie schön, dich endlich 
wiederzusehen. Wie 
schön, endlich wieder 
von Mensch zu Mensch 

ohne Maschine miteinander zu spre-
chen. Wie schön, die Atmosphäre des 
Miteinanders zu spüren. Sehr oft waren 
diese und andere Ausrufe in der letz-
ten Zeit zu hören. Die coronabeding-
ten Sitzungen per Zoom, das Verfolgen 
von Musik oder von Auff ührungen im 
Livestream, die virtuellen Ausstel-
lungen, all dies führte vor Augen und 
Ohren wie analog wir Menschen doch 
sind. Live ist live. Der unmittelbare 
Austausch, der direkte Kontakt, er kann 
nicht durch digitale Formen ersetzt 
werden. Jedoch wäre es verkürzt, das 
Digitale auf eine Lückenbüßerrolle zu 
reduzieren.

Digitale Kunstproduktion ist längst 
ein alter Hut. In der bildenden Kunst 
und in der Musik gehört die digitale 
Werkschöpfung zu den Selbstverständ-
lichkeiten. Elektroakustische Musik 
ist auch technologiegetrieben. Was 
vor Jahrzehnten noch riesige Räume 
beanspruchte, wie das Studio für elek-
tronische Musik des WDR, passt heute 
in ein kleines Computergehäuse. Das 
legendäre Studio für elektronische 
Musik des WDR war weltweit eines der 
ersten Studios seiner Art und steht 

für die Produktion und Unterstützung 
avancierter Musikproduktion. Obwohl 
es bereits in den er Jahren aufge-
baut wurde, erhielt es seine Bekannt-
heit durch Karlheinz Stockhausen, der 
ab  dort wirkte. Elektroakustische 
Musik heute ist avancierte Kunstmusik, 
populäre Musik, Werbe- und Filmmusik. 
Künstliche Intelligenz wird bei vielen 
Kompositionen heute selbstverständ-
lich genutzt. 

In der bildenden Kunst kann der Bo-
gen von Nam June Paik, einem Pionier 
der Videokunst aus den er Jahren, 
bis zu zeitgenössischen Künstlerin-
nen und Künstlern gezogen werden. 

Mit dem ZKM in Karlsruhe und der 
Kunsthochschule für Medien in Köln 
haben sich zwei Kunsthochschulen in 
Deutschland der künstlerischen Aus-
bildung in »Medienkunst« verschrieben. 
Die Zahl der in der Künstlersozialkasse 
versicherten Medienkünstlerinnen und 

-künstler der Berufsgruppe bildende 

Kunst wächst stetig an. Auff allend ist 
hier, dass im Jahr  . versicher-
ten Künstlern  versicherte Künstle-
rinnen gegenüberstanden. Medienkunst 

– eine Domäne der Männer. 
In der darstellenden Kunst werden 

mit der Akademie für Digitalität und 
Theater am Theater Dortmund neue 
Wege beschritten. Das Besondere ist 
hier, dass es nicht allein um die Nut-
zung digitaler Techniken in der norma-
len Theaterproduktion geht, sondern 
um eine eigene Sparte am Theater, die 
eine eigene künstlerische Entwicklung 
vorantreiben will. Die Akademie für Di-
gitalität und Theater bildet neben der 
Oper, dem Ballett, den Philharmonikern, 
dem Schauspiel und dem Kinder- und 
Jugendtheater die sechste Sparte des 
Theaters Dortmund.

Eine noch junge Kunstform sind 
die Computerspiele. Games haben ge-
genüber den anderen künstlerischen 
Sparten ein Alleinstellungsmerkmal: Es 
gab sie noch nie analog, sondern schon 
immer digital.

Während in der künstlerischen Pro-
duktion die Digitalisierung bzw. ihre 
Vorformen schon lange Einzug gehalten 
haben, hat die Verbreitung und Vermitt-
lung künstlerischer Werke im digitalen 
Raum eine deutlich kürzere Geschichte. 
Das hängt mit der technischen Ausstat-
tung der Institutionen und vor allem 
mit den Übertragungskapazitäten im 

Netz zusammen. Erst die technische 
Innovation und der Ausbau der Net-
ze machte es möglich, Bewegtbild zu 
übertragen und massentauglich zu 
machen. Was heute selbstverständlich 
ist, wie das Anschauen eines Films 

auf dem Smartphone, war vor einem 
Jahrzehnt noch Zukunftsmusik. Da der 
Breitbandausbau in vielen Regionen in 
Deutschland nach wie vor absolut un-
zureichend ist, ist der Zugang zu digital 
zugänglichen Informationen oder auch 
Werken auch vom Stand- bzw. Wohnort 
abhängig. 

Die Corona-Pandemie der letzten 
Monate hat uns gelehrt, dass digitale 
Angebote so einfach auch nicht zu er-
stellen sind. Es gehört eben mehr dazu 
als die Handykamera auf einen aus-
übenden Künstler oder eine Künstlerin 
zu halten und ein Stück aufzunehmen. 
Der Charme des Unperfekten löst sich 
auf, wenn vieles unperfekte zu sehen 
ist. 

Auch digitale Vermittlung und kultu-
relle Bildung brauchen ein Konzept, 
benötigen Expertise und eine adäqua-
te Umsetzung. Vieles ist in den letzten 
Monaten neu entstanden, dem Impuls 
geschuldet, zumindest »irgendwie« 
präsent zu sein. Einiges davon wird 
sicherlich verschwinden, manches 
wird bleiben. Die zentrale Herausfor-
derung wird darin bestehen, Angebote 
weiterzuentwickeln, Ressourcen be-
reitzustellen, damit Menschen diese 
Konzepte erdenken, planen, umsetzen 
und vor allem pfl egen können. Investi-
tionen in die digitale Vermittlung und 
Verbreitung sind keine Einmal- son-
dern Dauerinvestitionen. Das muss 
bedacht werden, wenn jetzt schnell 
Mittel bereitgestellt werden, um die 
Digitalisierung im Kulturbereich vo-
ranzutreiben. Nur wenn das Angebot 
permanent weiterentwickelt, technisch 
und inhaltlich jeweils auf dem neuesten 
Stand ist, bleibt es auf Dauer attraktiv 
und fi ndet sein Publikum. 

Die wichtigste Aufgabe ist aber jetzt, 
die vielfältigen neuen digitalen Ange-
bote auch als künstlerische Leistung 
zu moneti sieren. Bislang können noch 
viel zu wenige Kulturschaff ende in der 
digitalen Welt ihr Brot verdienen.

Olaf Zimmermann ist Herausgeber von 
Politik & Kultur und Geschäftsführer 
des Deutschen Kulturrates
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ÜBERBLICK SCHWERPUNKT

Worin besteht die Kultur des Analo-
gen? Was macht digitale Kultur aus? 
Welchen Wert haben heute noch Live-
Events? Wo und wie funktionieren 
Online-Ausstellungen? Wie kann 
digitale musisch-künstlerische Ver-
mittlung gelingen? 

Diese Fragen stellt der Schwerpunkt 
in Politik & Kultur / – und unsere 
Autorinnen und Autoren geben viel-
fältige Antworten darauf. So erläutert 
der künstlerisch-wissenschaftliche 
Vorstand des ZKM, Peter Weibel, auf 
dieser Seite, was digitale Kultur ist. 
Den Mensch in die Mitte aller Be-
trachtungen und Entwicklungen der 
Medienkunst stellt die Ars Electronica 
seit jeher: Gerfried Stocker erörtert auf 
S. , wieso dies gerade in der Digitali-
sierung noch wichtiger wird. Der Vio-
linist Daniel Hope hat mit dem Format 
»Hope@Home« eine neue Qualität 
während des Lockdowns entstande-
ner digitaler Musikformate etabliert. 
Im Gespräch mit Hans Jessen auf S.  
gibt er Auskunft, wie dies gelungen ist. 
Die Digital Concert Hall der Berliner 
Philharmoniker ist ein Pionierprojekt 
der Monetisierung von Kultur im Netz 

– Olaf Maninger gibt auf S.  Einblick. 

Ebendort schreibt Johann Hinrich Cl-
aussen in »Claussens Kulturkanzel« 
über analogen Kunstgenuss in der di-
gitalen Welt. Als hybrid lässt sich die 
Arbeit vieler Musikschulen aktuell am 
besten beschreiben, Matthias Pannes 
berichtet auf S. , wie Musikschulun-
terricht zwischen analog und digital 
gelingen kann. Die Demoszene bahnt 
den Weg für die Anerkennung digitaler 
Kultur als UNESCO-Kulturerbe – wie 
das gelungen ist, erläutern Tobias Kop-
ka und Andreas Lange auf S. . S.  
steht unter dem Thema digitale Kunst: 
Der Künstler Rainer Eisch beschreibt 
die Verlagerung des Kunstmarktes ins  
Netz, der Direktor des Städel Museums, 
Philipp Demandt, stellt die digitale 
Sammlung seines Hauses vor. Wie 
das Projekt museumpunkt gelingt, 
zeigt Monika Hagedorn-Saupe auf 
S. . Kerstin Stutterheim erläutert 
auf S. , wie die Ausbildung in den 
medialen und digitalen Künsten heute 
gelingt. Kann Engagement überhaupt 
digital funktionieren? – diese Frage 
beantwortet Serge Embacher ebendort. 
Zum Schluss erinnert Armin Conrad 
daran, was eigentlich alles noch ana-
log ist und funktioniert.

Camilo Sandoval, »Mochilas«, /,  traditionelle handgearbeitete Wayúu-Taschen
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Zwischen Dingen und Daten
Was ist digitale Kultur?

PETER  WEIBEL

I n der analogen Welt gibt es vor 
allem Dinge. In der digitalen Welt 
gibt es vor allem Daten. Die digitale 

Kultur ist das Ergebnis von drei Abs-
traktionsstufen der humanen Evolution. 
In der ersten Abstraktionsstufe lern-
ten die Menschen, den Dingen, Tieren 
und Pfl anzen Laute zuzuordnen. Dieser 
kontinuierliche Lautstrom verwandelte 
sich durch den Akt einer Sequenzierung 
in diskrete visuelle Zeichen. Die Schrift 
entstand – und mit ihr eine sprachba-
sierte Zivilisation, aufgebaut auf den 
Beziehungen zwischen den Wörtern 
und Dingen, die für Jahrtausende un-
sere Kultur bestimmten. Noch heute 
tragen die Bücher der Philosophen Titel 
wie »Word and Object« von Willard Van 
Orman Quine, , oder »Les mots et 
les choses« von Michel Foucault, . 
Die Sprache ist demnach das Instru-
ment, mit dem die Welt geordnet wird. 
Ludwig Wittgenstein behauptet : 
»Die Grenzen meiner Sprache bedeuten 
die Grenzen meiner Welt« – »Tractatus 
logico-philosophicus«. Die Philosophie 
bewegt sich in der Welt der Wörter, als 
wäre dies die Welt der Dinge. In der Tat 
ist die Sprache eine revolutionäre Kul-
turtechnik, das erste Instrument, mit 
dem die Menschen die Welt erklären 
und gestalten konnten. Die Schriftspra-
che ist die erste und fundamentale Stu-
fe der Abstraktion in der Evolution, die 
uns vom Tier unterscheidet.

Die zweite Stufe der Abstraktion 
begann, als die Menschen den Dingen 
nicht nur Namen gaben, sondern sich 
auch Bilder von den Dingen, Lebewesen 
und Pfl anzen machten. Dies führte zur 

Kulturtechnik der Bildtechniken: von 
der Höhlenmalerei zur Fotografi e und 
den Bewegtbildmedien Film, TV, Video 
und Computer. Die Welt der Wörter und 
die Welt der Bilder verselbstständigten 
sich im Laufe der Zeit und wurden zu 
autonomen Welten: zur Philosophie, zur 
Literatur und zur bildenden Kunst, zur 
visuellen Kultur.

In der dritten und bislang höchsten 
Stufe der Abstraktion, d. h. der Sym-
bolverarbeitung, haben die Menschen 
nicht nur den Dingen, sondern auch den 
Wörtern und Bildern Zahlen zugeordnet. 
Auch die Zahlen schufen ein selbstän-
diges abstraktes Reich, die Mathematik 
und Physik, das über die Existenz von 
Sinnesdaten hinausging, denn die Wis-
senschaft beginnt dort, wo natürliche 
Wahrnehmung aufhört.

Der alphabetische Code war für Jahr-
tausende der Primärcode der menschli-
chen Kommunikation, gemeinsam mit 
dem visuellen Code. In der Kommuni-
kationswissenschaft ist jede Sprache 
ein Code. Heute, in der digitalen Kultur, 
dominiert der numerische Code. Dieser 
besteht aus den Ziff ern  bis  und . 
Samuel F.B. Morse hat bereits gezeigt, 
dass der visuelle Code aus  Buchsta-
ben durch zwei Signale, kurz oder lang, 
ersetzt werden kann. Jeder Code kann 
also in einen anderen Code übersetzt 
werden. Wie aus der endlichen Menge 
von  Zeichen eine unendliche Menge 
an Sätzen produziert werden kann, so 
kann mit jedem fi niten Code eine un-
endliche Informationsmenge codiert 
werden. G.W. Leibniz konnte, ähnlich 

wie Morse  den numerischen Code 
von zehn Ziff ern auf die beiden Ziff ern 
 und  reduzieren, d. h. auf den binä-
ren Code. Diese Entdeckung, dass man 
mit zwei Ziff ern alle Zahlen und alle 
Rechenvorgänge darstellen kann, ist 
zentral für die digitale Kultur. 

Allerdings waren noch weitere geis-
tige Überlegungen und technische 
Erfindungen für die digitale Kultur 
notwendig. Galileo Galilei () und 
Isaac Newton () haben mit ihrem 
Diktum »Die Sprache der Natur ist die 
Sprache der Mathematik« die Natur-
wissenschaften erfolgreich zu einer 
mathematischen Disziplin gemacht. 
J. L. Lagrange hat , ein Jahrhundert 
später, das Universum in analytische 
Mathematik verwandelt, d. h. alle physi-
kalischen Vorgänge konnten vollständig 
in algebraische Operationen überführt 
werden. George Boole hat die Algebra-
isierung der Physik von Lagrange auf-
gegriff en und zur Algebraisierung der 
Logik und des Denkens weitergeführt 

– »The Mathematical Analysis of Logic«, 
; »An Investigation of the Laws of 
Thought«, . Mit der Boole’schen 
Algebra konnten alle logischen Opera-
tionen in mathematische Operationen 
verwandelt werden. Also bereits im . 
Jahrhundert wurden, unbemerkt von 
der kulturellen Öff entlichkeit, Physik 
und Mechanik, aber auch Logik und 
Denken in Mathematik verwandelt, 
d. h. in numerische Operationen. Damit 
wurde der bis dahin scheinbar nutzlose 
Vorschlag von Leibniz, die Darstellung 
aller Rechenoperationen durch den 
binären Code von zwei Ziff ern, zum 
Fundament einer neuen Kulturtechnik, 
nämlich der Digitalisierung.

Es bedurfte allerdings eines Inge-
nieurs und Informationstheoretikers, 
um die technischen Grundlagen für 
die digitale Kultur zu schaff en. Claude 
Shannon zeigte, dass die Boole’sche Al-
gebra, die Aussagenlogik, die auf dem 
binären Code von Leibniz aufbaute, 
und den Wahrheitswerten von Aussa-
gen die Ziff ern  und  zuordnete, in 
Stromspannungen übersetzt werden 
kann: Nicht-Strom heißt , Strom heißt 
. Shannon hat  in »A Symbolic Ana-
lysis of Relay and Switching Circuits« 
nach diesem Prinzip die Werte  und  
den Schaltkreisen zugeordnet. Mithilfe 
dieser Strom- und Nicht-Stromschal-
tungen konnte er binär codierte mathe-
matische Operationen darstellen, die 
selbst wiederum logische Operationen 
repräsentierten. Die Boole’sche Alge-
bra, die logische Operation wie UND, 
ODER, NEIN etc. mathematisiert hat, 
wurde nun zur Schaltalgebra, die diese 
Operationen in elektrische Schaltkreise 
verwandelt. Diese Übertragung menta-
ler Formeln in materielle elektronische 
Schaltkreise, diese Verknüpfung von lo-
gischen und elektronischen Systemen 
ist der Beginn der Computerisierung 
und digitalen Kultur.

Mit der Weiterentwicklung des Com-
puters von einer reinen Rechenma-
schine zu einer Bild-Ton- und Sprach-
maschine entstand die neue Welt der 
Daten. Alle Objekte, Wörter, Töne und 
Bilder können nun auf Zahlen abgebil-
det und aus Zahlen konstruiert werden. 
Damit entstand ein Code, mit dessen 
Hilfe Menschen nicht nur mit Menschen 
kommunizieren konnten, sondern auch 
mit Maschinen. Es entstanden die Ma-
schinen- und Programmiersprachen. 
Daraus ergaben sich die entscheiden-
den Veränderungen der Kulturtechnik. 

In der analogen Welt konnten die 
Wörter und die Bilder nicht in Dinge 
zurückverwandelt werden. Denken Sie 
an René Magrittes Gemälde »La tra-
hison des images« von , auf dem 
eine Pfeife abgebildet ist, worunter der 
Schriftzug abgebildet ist »Ceci n’est 
pas une pipe« – dies ist keine Pfeife. In 
der analogen Welt der Kulturtechnik 
der verbalen und visuellen Sprache 

herrscht das Prinzip der Irreversibili-
tät. Durch die Digitalisierung werden 
alle Wörter, Bilder, Töne in Ziff ernfolgen, 
d. h. in Daten, verwandelt und erstmals 
können diese Daten auch in Töne, Bilder 
und Wörter zurückverwandelt werden. 
Es herrscht in der digitalen Kultur erst-
mals in der Geschichte der Menschheit 
das Prinzip der Reversibilität. Mithilfe 
des D- Drucks können Daten sogar in 
Dinge verwandelt werden. Die Bezie-
hungen zwischen Daten und Wörtern, 
Bildern und Tönen sind in der digitalen 
Welt reversibel. Damit ist die Mathema-
tik von einer Sprache der Natur auch 
zu einer Sprache der Kultur geworden.

Die digitale Kulturtechnik hat aber 
noch eine weitere Revolution initiiert. 
Die bisherige Kultur ist nämlich auf ei-
ner zweidimensionalen Notation auf-
gebaut: Die Schrift, ebenso wie Noten, 
Zahlen und Zeichen, werden auf Papier, 
auf einer zweidimensionalen Fläche, 
geschrieben und gespeichert. Mit dem 
CAD, dem Computer-aided design, ent-
steht erstmals die Möglichkeit der Si-
mulation einer dreidimensionalen No-
tation. Ohne diese »dreidimensionale 
Notation« gäbe es keine Architektur von 
Zaha Hadid oder Frank O. Gehry. Die di-
gitalen Kulturtechniken führen uns an 
die Schwelle einer dreidimensionalen 
Notation. Ich selbst habe bereits  
mit Adam Słowik und Christian Lölkes 
ein geometrisches Objekt hergestellt, 
ausgestattet mit Smartphone-Techno-
logie, dessen Bewegungen im Raum auf 
einem Bildschirm alle  Buchstaben 
des Alphabets erzeugen. Hat Leibniz 
alle Zahlen der Welt auf zwei Ziff ern 
reduziert, habe ich mit meinen Kollegen 
alle Zeichen der Welt auf ein einziges 
geometrisches D-Gebilde reduziert. 
Die zukünftigen Konsequenzen der 
dreidimensionalen Notation, vom D-
Kino über den D-Druck bis zum mehr-
dimensionalen Zahlenraum, sind im 
Augenblick schwer vorstellbar. Die Evo-
lution hat nämlich unser Gehirn bei der 
Ausbildung zur Fähigkeit räumlicher 
Vorstellungen extrem vernachlässigt. 
Die meisten Menschen können zwar ein 
Schuhband binden, doch fällt es ihnen 
schwer, diesen Vorgang in Einzelschrit-
ten zeichnerisch darzustellen.

Neben der Reversibilität und drei-
dimensionalen Notation offerieren 
digitale Kulturtechniken eine neue 
Form der Ontologie, die ich eine ope-
rative Ontologie nenne. Ein Ergebnis 
dieser neuen Ontologie ist bereits in 
den Alltag eingedrungen. Normaler-
weise schreibt der Mensch Zahlen und 

Rechenvorschriften wie Addition als + 
auf ein Papier, rechnet selbst im Kopf 
und schreibt das Ergebnis der Rechen-
operation wiederum auf Papier. Beim 
Taschenrechner drückt der Mensch auf 
die Tasten mit den Ziff ern und Rechen-
vorschriften, aber das Ergebnis liefert 
die Maschine selbstständig. Nicht der 
Mensch rechnet, sondern die Maschi-
ne rechnet für den Menschen: Menta-
lismus und Mechanismus sind ident. 
Daraus können wir lernen: Nicht alles, 
was existiert, kann gedacht werden. 
Und nicht alles, was gedacht werden 
kann, kann gesagt bzw. formalisiert 
bzw. codiert werden. Es gibt also mehr 
als das, was wir denken, wissen und 
sagen können. Aber der Teil des Seins, 
der gedacht werden kann, und der Teil 
des Denkens, der gesagt werden kann, 
können formalisiert werden. Digita-
le Philosophie behauptet nicht, dass 
alles formalisierbar sei. Doch alles, 
was formalisiert werden kann, kann 
berechnet werden. Und alles, was be-
rechnet werden kann, kann mechani-
siert werden. Das ist der Kern der digi-
talen Kultur. Unsere Lebenswelt wird 

also in wesentlichen Teilen aus einer 
künstlichen, von Menschen gemachten 
Datenwelt bestehen und digitale Codes 
bzw. Kulturtechniken werden die pri-
mären Operatoren sein.

Die historischen klassischen Codes, 
wie Sprache und Partitur, sind nur An-
weisungen und bedürfen der Menschen 
zur Ausführung. Die grundlegende noe-
tische Wende der digitalen Kulturtech-
nik besteht darin, dass Maschinencodes 
Anweisung und Ausführung in einem 
sind. Der Mensch wird sich daran ge-
wöhnen müssen, dass in Zukunft nicht 
nur Tiere, Pfl anzen und Objekte Mitwe-
sen sind, sondern auch Maschinen zu 
gleichrangigen, wenn nicht superioren 
Mitwesen aufsteigen werden. Das ist 
für viele die Drohung des auf Künstli-
cher Intelligenz aufgebauten Transhu-
manismus, die nächste Kränkung des 
»gottähnlichen Wesens« Mensch nach 
Nikolaus Kopernikus, Charles Darwin 
und Sigmund Freud.

Peter Weibel ist künstlerisch-wissen-
schaftlicher Vorstand des Zentrums 
für Kunst und Medien Karlsruhe (ZKM)

Die grundlegende 
noetische Wende der 
digitalen Kulturtech-
nik besteht darin, dass 
Maschinencodes An-
weisung und Ausfüh-
rung in einem sind
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»Der Mensch steht im Mittelpunkt – und 
nicht die Technologie«
Der künstlerische Leiter der Ars Electronica, Gerfried Stocker, im Gespräch

Am . September  wurde Geschich-
te geschrieben: Die erste Ars Electroni-
ca fand im österreichischen Linz statt. 
Mehr als  Jahre später zählt das 
Festival für Kunst, Technologie und 
Gesellschaft zu den wichtigsten seiner 
Art. Grund dafür ist auch die von Be-
ginn an leitende Frage: Was bedeuten 
neue Technologien für unser Leben? 
Schon immer stand der Mensch im Mit-
telpunkt des künstlerischen Forschens. 
Theresa Brüheim spricht mit Gerfried 
Stocker, Medienkünstler, Ingenieur 
der Nachrichtentechnik und seit  
künstlerischer Leiter Ars Electronica, 
über Corona, Medienkunst, Künstliche 
Intelligenz und anderes mehr.

Theresa Brüheim: Herr Stocker, 
vom . bis zum . September 
fand die diesjährige Ars Electro-
nica trotz der Corona-Pandemie 
statt. Dabei stellte das Festival 
für Kunst, Technologie und Ge-
sellschaft anlässlich der aktuellen 
Situation schlicht die Frage, was 
jetzt zu tun ist – wie ist die Ant-
wort ausgefallen?
Gerfried Stocker: Die Antwort wurde 
durch die große Begeisterung und 
Beteiligung von ganz vielen Partner-
einrichtungen gegeben: Wir müssen 
gegen die Trennung, gegen die Isolie-
rung, gegen die Fragmentierung un-
serer Gesellschaft auftreten und alles 
dafür tun, um in Kommunikation und 
Austausch zu bleiben – auf lokaler 
und globaler Ebene. Unser Hauptziel 
der diesjährigen Ars Electronica war 
es, Vernetzung, Verbindung, Aus-
tausch zu schaff en. Und das hat funk-
tioniert. 
Was ist weiterhin von Kunst und 
Kultur zu tun? Was kann Kunst und 
Kultur der Gesellschaft an wichtigen 
Dingen bringen? Es muss jede Gele-
genheit genutzt werden, uns zusam-
menzubringen, uns in Austausch zu 
halten.

Gehen wir einen Schritt zurück: 
Welche Auswirkungen hat die 
Coronakrise bisher auf die Medien-
kunstszene?
Für die Medienkunstszene gilt, wie für 
alle anderen Kunstszenen, dass wir in 
unserer wirtschaftlichen Existenz ge-
fährdet sind. Das triff t große Institu-
tionen, aber viel mehr natürlich klei-
ne Institutionen, einzelne Aktivisten 
oder Akteure, die in diesem Bereich 
tätig sind. Gerade der Medienkunst-
bereich ist auch stärker gefährdet, da 
er viel dezentraler organisiert ist. Im 
Medienkunstbereich gibt es – von we-
nigen großen Einrichtungen wie dem 
ZKM abgesehen – kaum Institutionen, 
die eine öff entlich tragende Rolle 
haben. Der Großteil organisiert sich 
selbst und ist entsprechend in exis-
tenzieller Not. Das ist das eine. 
Das andere, positivere ist, dass die 
Gesellschaft gerade einen Schnellkurs 
in Digitalisierung bekommt, den man 
sich sonst nicht hätte vorstellen kön-
nen. Keine Digitalisierungsoff ensive 
einer Regierung hätte es geschaff t, 
so viele Menschen in so kurzer Zeit 
in direkten täglichen Kontakt und 
Gebrauch dieser digitalen Medien 
so stark zu involvieren. Ohne die 
Digitalisierung wären wir jetzt völlig 
abgeschlossen. 
Wir merken aber auch, wie weit die 
Standards dieser Technologie von 
menschlichen Gewohnheiten und 
Bedürfnissen entfernt sind. Das be-
triff t sowohl die Bedienung als auch 
die gesellschaftliche Kompatibilität 
und die moralisch-ethischen Aspekte 

dieser Technologie. Und das ist etwas, 
wobei Medienkunst seit Anbeginn 
eine sehr starke Position hat: Sie ist 
ein Instrument zum Analysieren und 
kritischen Hinterfragen davon, wie 
diese Technologie in unser Leben, in 
unsere Kultur, in unsere Gesellschaft 
eingeführt wird. 
Man merkt, dass nun die Aufmerk-
samkeit auf die Digitalisierung der 
Kunst verstärkt wird: Es wird sich 
zunehmend in vielen klassischen 
Kunst- und Kulturbereichen mit den 
Möglichkeiten und Auswirkungen 
der Digitalisierung beschäftigt. 
Z. B. können Kunstmessen teilweise 
kein reales Publikum mehr zulassen 
oder Galerien geben ihre angemie-
teten Flächen auf und verlagern das 
Geschäft ins Internet. Das wird die 
Kunst- und Kulturszene nachhaltig 
verändern.

Zeichnen sich in der Medienkunst 
bereits durch die Corona-Pande-
mie ausgelöste Trends ab? Wenn ja, 
wie sehen diese aus?
Es wäre zu voreilig, jetzt von künstle-
rischen Trends zu sprechen. Aber das, 
was sich natürlich abzeichnet, ist, wie 
wir es bei dem Ars Electronica Festival
gesehen haben, die massiv gestiegene 
Bereitschaft und das erhöhte Interes-
se, das Internet und die digitalen Me-
dien auch als kulturellen Veranstal-
tungsort einzusetzen. In Summe wa-
ren es über  Partnerprojekte und 
Institutionen, die alle mit eigenen 
Projekten, Initiativen und Budgets 
ein globales Netzwerkfestival mit uns 
gemeinsam veranstaltet haben. Das 
wäre vor Corona schlichtweg nicht 
möglich gewesen. Daraus lässt sich 
das Potenzial der Dynamik erken-
nen. Aber wie weit das künstlerische 
Ausdrucksformen hervorbringt, da 
sollte man nicht zu schnell spekulativ 
werden. Es braucht mehr Zeit, bis sich 
künstlerische Praktiken herausbilden. 
Aber was ganz klar ist: Über das Netz 
ist man näher zusammengerückt. Der 
Austausch und die Solidarität unter-
einander sind gestiegen.

Das Digitale wird immer selbstän-
diger: Wie ist es um den 
Einsatz von Künstlerischer Intelli-
genz (KI) und Machine Learning 
in der Kultur bestellt?
Das ist ein starker Trend, der sich 
seit zwei, drei Jahren zunehmend ab-
zeichnet. In der Künstlerschaft gibt es 
ein sehr großes Interesse daran – über 
die Medienkunst hinaus auch im Be-
reich der Malerei und der Musik.
Dabei muss man allerdings etwas vor-
sichtiger sein. Man sagt einfach, das 
ist Kunst und KI. Aber was versteht 
man genau unter KI? Der Großteil 
dessen, was unter dem »Umbrella« KI 
läuft, sind Werkzeuge, die KI-unter-
stützt Dinge tun können, die es vorher 
schon gegeben hat. Z. B. gibt es KI, die 
die Bildverarbeitung bzw. -manipu-
lation mit neueren Eff ekten, höherer 
Geschwindigkeit und größerer Effi  -
zienz umsetzt. Oder die Texte auto-
matisch generiert. Aber das ist nichts 
Neues. Neu sind nur die leichtere 
Verfügbarkeit und die höhere Qualität. 
Wirklich neu ist, dass Künstlerinnen 
und Künstler immer mehr sehen, 
dass das ein Co-Creation-Prozess ist. 
Sprich, dass es nicht darum geht, dass 
KI die Arbeit des Künstlers ersetzt, 
sondern dass es Werkzeug ist, das 
den eigenen Prozess des Schaff ens, 
der Kreativität, des Entwickelns, des 
Ausarbeitens von Projekten massiv 
unterstützen kann. 

Zudem gibt es eine große »Abteilung« 
der Medienkunst, die sich besonders 
auf die gesellschaftliche, kulturelle 
Bedeutung dessen bezieht, was pas-
siert, wenn wir autonome oder teilau-
tonome digitale Systeme in unser Le-
ben, in unsere Gesellschaft einführen. 
Hier sei z. B. Lauren Lee McCarthy 
genannt, die sich seit vielen Jahren 
in formativen Installationen damit 
beschäftigt, was es bedeutet, wenn 
wir mit digitalen Assistenten zusam-
menleben. Sie stellt unter anderen die 
Frage: Was passiert, wenn wir Hand-
lungsspielräume und Verantwortlich-
keiten an digitale Assistenten über-
tragen? Das ist spannend, weil so ein 
Diskurs in die Gesellschaft gebracht 
wird, den die Wissenschaft so nicht 
installieren oder initiieren könnte.

Während der Corona-Pandemie 
standen viele Kultureinrichtun-
gen vor der Herausforderung, wie 
sie ihre Inhalte trotz Schließung 
präsentieren können. Die Ars Elec-
tronica hat ein besonderes Format 
entwickelt: Home Delivery. Wenn 
man nicht zur Ars Electronica 
kommen kann, kommt sie ins Zu-

hause – z. B. in Form von 
Guided Tours durch die Ausstel-
lung, Ausfl üge ins Lab oder in den 
sogenannten Deep Space.
Dieses Programm haben wir in Ant-
wort auf Corona und den Lockdown 
installiert. Wir waren, obwohl unser 
Thema die Digitalisierung ist, als Be-
treiber eines Ausstellungszentrums, 
eines Museums, einer edukativen 
Einrichtung immer darauf fokussiert, 
auch die fi nanziellen Mittel eher in 
das Gebäude, das Programm, das Per-
sonal fl ießen zu lassen. Erst Corona 
hat auch bei uns dazu geführt, dass 
wir uns intensiv damit beschäftigen, 
wie wir als Kultureinrichtung unserer 
gesellschaftlichen Aufgabe nachkom-
men können. Meiner Ansicht nach 
ist es zu kurz gegriff en, nur darüber 
nachzudenken, wie man Inhalte trotz 
Lockdown weiter präsentieren kann.
Auch bei unserem Festival war der 
ganz entscheidende Punkt, dass es 

uns nicht darum geht, die Dinge, die 
wir sonst beim Festival real präsen-
tieren würden, in unserem Programm 
über das Internet in die ganze Welt 
zu verteilen, sondern dass es unsere 
wichtige Aufgabe ist, zu vernetzen 
und möglichst viele Gleichgesinnte 

– Künstler, Organisatoren, Kuratoren 
und auch Publikum – weltweit zu ver-
netzen. Entsprechend war die Aufl age 
für unsere Netzwerkpartner beim 
Festival, dass sie vor Ort reale Pro-
jekte von realen Künstlern für reales 
Publikum anbieten müssen – in wel-
cher Größe auch immer. Denn diese 
Idee, dass wir als Kultureinrichtungen 
nur für die Präsentation zuständig 
sind, stammt quasi aus dem . Jahr-
hundert. So haben die Massenmedien 
funktioniert, so hat das klassische 
Museum funktioniert. Aber das inte-
ressante Paradigma am . Jahrhun-
dert, am Internet-Jahrhundert, ist die 
Vernetzung. Das ist etwas, was für vie-
le Kultureinrichtungen sehr wichtig 
sein wird, wenn die coronabedingten 
Einschränkungen der Besucherzahlen 
weiterhin anhalten. Nur mit Darstel-
len wird es nicht funktionieren. In 
der digitalen Welt, im digitalen Raum, 

im Raum der Netzwerke ist man nur 
erfolgreich, wenn man kommuniziert, 
wenn man teilt, wenn man Dinge 
miteinander macht. Das ist das, was 
die sozialen Medien so erfolgreich ge-
macht hat. Die haben schnell verstan-
den, dass es wichtiger ist, Austausch 
zu ermöglichen, anstatt nur Inhalte 
anzubieten.

Hier wird deutlich, dass eben der 
Mensch im Mittelpunkt steht – 
nicht die Technik. Das ist auch der 
Grundgedanke der Ars Electronica. 
Wieso ist gerade dieser Ansatz in 
einer zunehmend technologisier-
ten und digitalisierten Welt immer 
wichtiger?
Man hat das viel zu lang übersehen. 
In  Jahren Ars Electronica ging es, 
wenn wir über das Internet und die 
Digitalisierung sprechen, nie nur um 
ein technisches Werkzeug, sondern 
um einen sozialen Raum. Doch das 

hat nicht ausgereicht. Es hätte viel 
tiefer gehen müssen. Wir haben als 
Gesellschaft trotz der warnenden 
Rufe aus dem Bereich der Kunst, der 
Philosophie, der Geisteswissen-
schaften einfach nicht gesehen, wie 
wichtig es ist, dieser enormen techni-
schen Revolution gesellschaftlich und 
menschlich entgegenzuhalten – nicht 
um sie zu verhindern, sondern um sie 
richtig zu gestalten und für uns als 
Menschen zu nutzen. Da bemerken 
wir jetzt ein riesiges Defi zit. 
Wir merken das, weil diese giganti-
schen monumentalen Konzerne wie 
digitale Landlords eine Art digitalen 
Feudalismus in die Welt gebracht ha-
ben. Wenn man sich auf den Servern 
von Google, Amazon, Facebook bewe-
gen will, dann muss man nach deren 
Spielregeln spielen – egal, ob die mit 
den üblichen gesetzlichen Rahmen-
bedingungen des Landes, in dem du 
lebst, kompatibel sind oder nicht. Wir 
merken das auch verstärkt durch die 
Avancements im Bereich der KI. 
Man kann sich nur fragen, wieso hat 
es so lang gedauert? Wieso brau-
chen wir letztlich Krisen wie Corona, 
um uns auf etwas zu besinnen, das 

selbstverständlich sein sollte? 
Technologie ist für uns Menschen da. 
Wir Menschen machen sie ja auch. 
Es gibt keine Technologie, die vom 
Himmel gefallen ist. Wir Menschen 
entwickeln seit Jahrtausenden, seit 
es uns gibt, immer wieder Technolo-
gien, um unser Leben zu verbessern. 
So sollten wir sie auch betrachten 
und einsetzen. Da muss es ein ganz 
klares Verständnis in der breiten ge-
sellschaftlichen Basis geben, wie die 
Hierarchie ausschaut: Der Mensch 
steht im Mittelpunkt und nicht die 
Technologie; und auch nicht das Ge-
schäft, das man mit der Technologie 
machen kann.

Vielen Dank. 

Gerfried Stocker ist Künstlerischer 
Leiter von Ars Electronica. Theresa 
Brüheim ist Chefi n vom Dienst von 
Politik & Kultur
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»Musik ist 
lebensrelevant«
Mit Hope@Home hat Dani-
el Hope eine neue Qualität 
digitaler Formate etabliert

Seit Beginn des Lockdowns bis zum . 
April stiftete der Violinist Daniel Hope 
täglich Hoff nung durch Musik – und 
zwar direkt zu Hause bei den Zuschaue-
rinnen und Zuschauern der Online-Rei-
he Hope@Home. Hans Jessen spricht 
mit ihm über das Format – und über 
den Wandel hin zu einem neuen, digital 
affi  nen Musikertypus. 

Hans Jessen: Herr Hope, als klas-
sischer Solo-Violinist sind Sie seit 
Jahrzehnten in allen großen Kon-
zertsälen der Welt zu Hause, spie-
len vor großem Publikum. Corona 
machte diese Konzertform von 
einem auf den anderen Tag un-
möglich. Wie lange hat es gedauert, 
bis Sie diesen abrupten Stopp rea-
lisiert haben? 
Daniel Hope: Ich kam von einer aus-
gedehnten Tournee als musikalischer 
Direktor mit dem Züricher Kammer-
orchester zurück. Jeden Abend haben 
wir vor vollen Häusern gespielt, wir 
waren mitten im Tourneefi eber. Es 
gab damals noch keinen Lockdown, 
aber Gerüchte, dass er kommen 
könnte. Für uns war dies völlig un-
denkbar.
Ich fuhr jedenfalls nach Hause, um 
meine Familie abzuholen, für ein 
großes Festival auf Rügen, das wir 
seit Jahren vorbereitet hatten. Als 
wir losfahren wollten – das Auto 
war bereits gepackt –, klingelte das 
Telefon, und mein Manager sagte: 
»Du kannst bleiben, wo du bist.« Mir 
war schnell klar, dass es nicht bei der 
einen Absage bleiben würde, dass es 
eine sehr ernste Situation war, nicht 
nur berufl ich, sondern generell. Dann 
begann die Absagewelle:  Konzerte 
haben sich innerhalb von zwei Tagen 
in Luft aufgelöst.

Krisen erzeugen Entscheidungs-
druck. Sie haben schnell reagiert 
und Ihre Privatwohnung in Berlin 
zum Ort gemeinsamen Musizie-
rens mit Gästen gemacht. Diese 
»Sessions« wurden von ARTE live 
online gestellt. Titel »Hope@
Home«. Was war zuerst da: Dieses 
schöne doppeldeutige Wortspiel 
mit Ihrem Namen, der auf Deutsch 
»Hoff nung« bedeutet, oder die 
Idee des Digitalkonzerts, die dann 
einen Titel suchte und fand?
Die Idee. Während der Tournee, die 
ich eingangs erwähnte, traf ich Wolf-
gang Bergmann, den Chef von ARTE/
ZDF Deutschland. Der fragte mich am 
Rande eines Gesprächs: »Was wür-
dest du eigentlich tun, wenn es zum 
Lockdown kommt?« Ich sagte – halb 
im Scherz: »Vielleicht mache ich ein 
Fernsehstudio aus meinem Wohn-
zimmer.« Wir haben beide gelacht. 
Drei Wochen später rief er mich an: 
»Möchtest du das immer noch ma-
chen?« Und so ging es los. Innerhalb 
von  Stunden stand ein Produk-
tionsteam bei uns. Aber wir hatten 
noch keinen Titel. Ich fragte meine 
Frau: »Was meinst du, wie sollen wir 
es nennen?« Sie sagte, wie aus der 
Pistole geschossen: »Hope@Home – 
darum geht es doch.«
Die zweite Bedeutung »Hoff nung« 
wurde erst allmählich klar. Wir sen-
deten jeden Tag ein Konzert und 
merkten an den Reaktionen, dass das 
Erlebnis dieser Musik den Menschen 
tatsächlich Hoff nung gab.
Meine Idee anfangs war, die Idee 

des Hauskonzerts zu rekonstruieren. 
Aber ein Hauskonzert wird durch die 
Gäste defi niert, die man unterhält – 
allerdings durften wir kein Publikum 
vor Ort haben. So sagte ich: Dann 
machen wir es mit musikalischen 
Gästen. Ich habe telefoniert und be-
freundete Musiker gefragt, ob sie Lust 
hätten, vorbeizukommen und etwas 
zu spielen.

Viele – auch professionelle – Musi-
ker haben in der Corona-Zwangs-
pause »Hausmusik« gemacht 
und ins Netz gestellt, aber kaum 
jemand hat die Möglichkeiten 
digitaler Produktionstechnik so 
konsequent wie Sie genutzt, um 
die Intimität eines Ortes mit der 
Qualität eines großen öff entlichen 
Auftritts zu verbinden. Welche 
Philosophie steckt dahinter?
In den ersten zwei Wochen des Lock-
downs habe ich mir viele Streams im 
Internet angeschaut. Auf der ganzen 
Welt haben Menschen auf Balkons, in 
Küchen oder Garagen Musik gespielt 
und ins Netz gestellt. Es war wun-
derbar, eine richtige Euphorie. Aber 
nach ein paar Tagen fi ng es an, mich 
zu stören, dass die Streams oft nicht 
gut klangen. Sie wurden mit dem 
Handy oder über Zoom-Lautsprecher 
aufgenommen. Bei klassischer Musik 
ist jedoch das Hören das A und O. Wir 
Musiker leben für den Klang.
Als dann Wolfgang Bergmann anrief 
und sagte: »Du kannst es machen. 
Aber es muss sofort sein«, antwortete 
ich: »Ich bin deiner Meinung – aber 
es muss klingen wie in einem Kon-
zertsaal.« Er fragte: »Wie soll das 
gehen? Mehr als einen normalen 
Ton kann ich dir nicht anbieten.« 
Zum Glück kannte ich einen der 
Geschäftsführer des Teldex Studios 
Berlin gut, ein wunderbarer Tonmeis-
ter. Er kam mit seinen Mikrofonen in 
mein Wohnzimmer und meinte: »Das 
kriegen wir hin.« Erst dann habe ich 
endgültig zugesagt. Noch ein Stream 
mit »Homemade Sound« wäre bei 
klassischer Musik nicht nötig gewe-
sen. Dazu kam, dass der Produzent 
und Regisseur von Kobalt Media, die 
die Konzerte gefi lmt haben, und 
ich uns sofort einig waren, welchen 
»Look« es haben sollte. Eine optisch 
festliche Gestaltung. Wir haben es 
zelebriert wie ein Konzert. Wir haben 
eine Art »Benchmark« etabliert, dar-
auf sind wir bis heute stolz. 

Sie haben in die Wohnzimmerkon-
zerte auch Videos integriert, die 
Ihnen von Zuschauern geschickt 
wurden – von der sehr jungen Kla-
vierschülerin bis zum Violin-Pop-
Star David Garrett. Das sind Ele-
mente, die nur in einem solchen 
Online-Format gehen. War das 
Konzept oder Zufall?
Ehrlich gesagt: Es gab nie ein Kon-
zept. Dafür hatten wir gar keine Zeit. 
Das Schöne und Geniale bei »Hope@
Home« war die Ansage von Wolfgang 
Bergmann: »Wir starten morgen.« Ich 
sagte: »Ok, mache ich. Aber ich muss 
allein entscheiden können, was ich 
tue, was ich spiele und mit wem.«
Dann kamen so viele Reaktionen, so 
viele Videos, dass ich spontan fragte: 
»Warum bauen wir das nicht ein?« Es 
hat funktioniert, und daraus wurde 
ein Konzept – aber im Prinzip war al-
les »Learning by doing«. 

Schnell waren die Wohnzimmer-
konzerte keine reinen Klassik-
Events mehr, sondern Begegnun-
gen mit Musikern anderer Genres 

– von Max Raabe über den Jazz-

Trompeter Till Brönner bis zum 
Rammstein-Musiker Flake Lorenz. 
Hat die radikale Privatheit des Am-
bientes solche »Grenzüberschrei-
tungen« erleichtert? 
Ich hatte schon immer großen Res-
pekt vor Künstlern anderer Genres 
und auch Lust, etwas gemeinsam zu 
machen. Tatsächlich war und ist es 
mein Traum, dies zusammenzubrin-
gen und einem großen Publikum zu-
gänglich zu machen.
Wir hatten einfach großes Glück, 
dass wir es mit einer solchen Freiheit 
machen konnten. Alles war erlaubt 
innerhalb unserer  bis  Minuten 
Zeit. Es waren Experimente, auch 
für mich. Als der Schauspieler Ulrich 
Tukur zu Gast war, sagte er: »Ok, ich 
spiele Klavier – aber nur, wenn du 
etwas liest.« Eine halbe Stunde bevor 
es losging, haben wir uns auf »Godot« 
festgelegt. Dass ein so großartiger 
Schauspieler sich getraut hat, live vor 
der Kamera mit einem Dilettanten 
wie mir eins der größten Werke der 
Literatur zu lesen – für mich war das 
unfassbar. Das Format lebte von der 
Kreativität innerhalb dieser vier Wän-
de. Diese Spontanität hat in meinem 
Kopf, aber wohl auch bei Kollegen, 
eine Art »Reset« auf das Wesentliche 
bewirkt. 

Die publikumsfreie Intimität 
führte auch zu einer bemerkens-
werten verbalen Kommunikation 
zwischen Ihnen und Ihren Gästen. 
Besonders intensiv zu erleben in 
der Session mit dem irischen Folk-
Rock-Musiker Ray Garvey. Sie sind 
sich am Tag des Konzerts erstmals 
begegnet – aber es herrschte er-
kennbar ein tiefgehendes inneres 
Verständnis. Vor einem großen 
Live-Publikum hätte es diese inti-
me Intensität wohl nicht gegeben?
Ich gebe Ihnen recht. Tatsächlich ha-
ben wir uns erst eine Stunde vor der 
Sendung persönlich kennengelernt. 
Ein paar Tage zuvor hatten wir mit-
einander telefoniert, da merkte ich 
schon, dass wir auf einer Wellenlänge 
sind, musikalisch und menschlich. 
Aber wenn es am Telefon »klickt«, 
heißt das nicht, dass es live funkti-
oniert, wenn du »nur« eine Gitarre, 
eine Stimme und eine Geige hast. 
Tatsächlich war es so, dass in dem 
Moment eine Verbundenheit ent-
fl ammte, die ich inspirierend fand. 
Das Gleiche passierte mit Simon 
Rattle. Natürlich kannte ich ihn seit 
Jahrzehnten von der Bühne, aber 

wir sind uns nie begegnet. Plötzlich 
hüpfte er hier die Treppen hoch und 
sagte: »Nice to meet you, fi nally.«  
Minuten später spielten wir Richard 
Strauss. Die »Elektrizität« dieser Be-
gegnungen war wohl auch zu spüren. 
Vor allem aber waren die Künstler so 
froh, wieder spielen zu können – mit 
der Chance, Millionen von Menschen 
ein Konzert zu geben. 

Führt die »Hausmusik neuen Typs« 
zu der Überlegung, ob man ein 
traditionell analoges Setting gar 
nicht mehr braucht? Sind klassi-
sche »analoge« Konzert vor Massen 
von Zuschauern zukünftig eher 
die Ausnahme – auch wenn die 
Corona-Restriktionen irgendwann 
wegfallen? 
Ich hoff e nicht. Es wurde aus der Not 
geboren, weil ich an die Idee glaubte 

– und weil ich Musik machen wollte. 
Aber für mich geht nichts über ein 
Live-Konzert mit Live-Zuschauern, 
die physisch anwesend sind. Der Un-
terschied ist enorm, denn das Gefühl 
der Verbundenheit mit dem Publikum 
ist das Schönste, was es gibt.
Trotzdem müssen wir uns im Klaren 
darüber sein, dass ein Großteil unse-
res Publikums sich noch schwertut, 
wieder in den Konzertsaal zu gehen 

– vielleicht selbst dann, wenn es einen 
Impfstoff  gibt. 
Wir sollten also die Erfahrungen, die 
wir jetzt machen konnten mit dem 
Streaming und dieser anderen Art des 
Fernsehens, als einen alternativen 
Pfad der Musikproduktion nutzen.

Noch einmal zur Krise als Lern-
provokation: Hat sich im letzten 
halben Jahr Ihr Fundus möglicher 
Produktionsformen erweitert? Was 
möchten Sie unbedingt beibehal-
ten? 
Ich habe mein Format gefunden, in 
das ich mich verliebt habe. Von zu 
Hause mit wunderbaren Freunden 
und Künstlern Musik und Literatur 
zu präsentieren, fi nde ich wunderbar 
und möchte es in irgendeiner Art und 
Weise beibehalten. Diese Mischung 
von hoher Qualität in Audio und 
Film – ich bin sehr stolz, dass wir es 
geschaff t haben, sogar eine CD von 
diesen Konzerten herauszubringen, 
ein Zeitzeugnis.
Bei dieser Arbeit habe ich so viel für 
die Zukunft gelernt. Wichtig war mir, 
dass man einen Weg fi nden muss, 
auch anderen Künstlern dabei zu hel-
fen. Insbesondere jungen Künstlern, 

die es jetzt viel schwerer haben, weil 
die Veranstalter nicht unbedingt be-
reit sind, auf jemand Neues zu setzen 
und eher auf Sicherheit gehen. Jeder 
von uns etablierten Künstlern sollte 
quasi als Mentor dafür kämpfen, dass 
junge Künstler die Chance bekommen, 
ihre Botschaft über das Internet zu 
tragen. Wie etwa Barbara Hannigan, 
die wunderbare Sängerin und Diri-
gentin, die eine Streaming-Plattform 
für junge Künstler eingerichtet hat.
Die Digitalisierung als Reaktion auf 
Corona hat einen Nerv getroff en. Dass 
Musik in diesem gesellschaftlichen 
Wandel eine Rolle spielt, ist wichtig. 
Wir müssen nicht nur zeigen, dass 
wir als Musiker systemrelevant sind – 
Musik ist lebensrelevant. 

Befördern Online-Formate Pro-
tagonisten neuen Typs? Sie sind 
nicht nur Musiker, sondern als 
Buchautor auch verbaler Erzähler, 
Sie moderieren Radiosendungen. 
Die Summe dieser Fähigkeiten hat 
vermutlich zur Attraktivität von 
»Hope@Home« beigetragen. Wird 
ein solcher »Mix« im Online-Zeit-
alter wichtiger – im Vergleich zur 
klassischen Rollenverteilung?
Sehr wahrscheinlich. Gerade kom-
me ich von der Hope Academy auf 
Schloss Neuhardenberg zurück, bei 
der wir einmal im Jahr intensiv 
Nachwuchskünstler coachen. Im 
Mittelpunkt steht natürlich die Be-
herrschung des Instruments, und es 
gab täglich mehrere Stunden Meis-
terkurse. Zusätzlich aber geht es um 
neue Medien, um den Aufbau einer 
Karriere, um Social Media, um Auf-
nahmen, um das Schauen über den 
Tellerrand. Ich bin absolut überzeugt, 
dass die Künstler von morgen das be-
herrschen müssen, wenn er oder sie 
sich in einer Welt behaupten möchte, 
die immer dichter und schwieriger 
wird.
Unter den klassischen Kollegen 
schreckte man bisher vor der Techno-
logie eher zurück. Es ging »nur« um 
die Musik. Ich respektiere eine solche 
Haltung. Aber es muss in unser aller 
Interesse sein, die klassische Musik 
aufrechtzuhalten. Um das zu ermög-
lichen, müssen wir vieles neu lernen.

Vielen Dank.

Daniel Hope ist Violinist, Autor und 
Moderator. Hans Jessen ist freier Publi-
zist und ehemaliger ARD-Hauptstadt-
korrespondent
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Sybella Perry, »Rustic Airs«, , Künstlerbuch & Schallplatte
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Die Wiederentdeckung des Nahen
Analoger Kunstgenuss in de r digitalen Welt

JOHANN HINRICH CLAUSSEN

Achtung, ich bin in einem Konzert ge-
wesen! An einem echten Ort, mit rich-
tigen Menschen vor und neben mir, 
mit wirklichen Instrumenten aus Holz 
und Metall. Früher wäre das nicht der 
Rede wert gewesen. Es war auch nur 
ein Hauskonzert auf der anderen Stra-
ßenseite, mit einem Streichquartett, 
im Wohnzimmer, vor einem Dutzend 
Freunde und Nachbarn im Esszimmer 
und auf der angrenzenden Terrasse an 
der frischen Luft. Doch dieses »Nur« 
ist heute ein bedeutsames »Immer-
hin«, ein trotziges »Dennoch«, ein Le-
benszeichen analoger Lebenskunst in 
Zeiten pandemiebedingter Verfl üchti-
gung ins Digitale.
Die Musikerinnen und Musiker gehö-
ren einem freien Orchester an, dem 
ich seit Langem verbunden bin. Als 
auch die Hamburger Camerata im 
Frühjahr erleben musste, dass alle 
Auftrittsmöglichkeiten gestrichen 
wurden, habe ich sie ein wenig darin 

unterstützt, Alternativen zu fi nden: 
Gartenkonzerte in Altenheimen, 
Wohnstiften und Stiftungen. Das wa-
ren schöne ästhetisch-diakonische 
Ereignisse, die beiden halfen: den 
isolierten Bewohnern und den be-
schäftigungslosen Künstlern. Viel war 
dies nicht, aber doch etwas. In diesen 
Zeiten lernt man neu, dass wenig 
mehr ist als nichts.
Nun also dieses Hauskonzert, eine 
Generalprobe für ein größeres Kon-
zert zugunsten von Fridays for Future. 
Es war anders als früher und doch, 
wie es sein soll. Ich beendete zu Hau-
se die Arbeit, fuhr den PC herunter, 
zog mir ein ordentliches Jackett an, 
verabschiedete mich, ging los, nur 
über die Straße und doch an einen 
anderen Ort, grüßte nach links und 
rechts, nahm Platz, sah und hörte, wie 
zwei Frauen und zwei Männer mitei-
nander musizierten: das begeisternde 
Stück eines baltischen Komponisten, 
von dem ich noch nie gehört hatte, 
und dann drei Stücke von Haydn, von 

dem ich immer gedacht hatte, er sei 
langweilig – jetzt wurde ich eines 
Besseren belehrt. Ich hörte zu, sah zu, 
schloss mal die Augen, meine Gedan-
ken schweiften ab und kehrten zu-
rück. Einmal rief ein Mann aus einem 
hohen Fenster des Nachbarhauses: 
»Das ist zu laut!« Dann war er wieder 
leise. Zwischen den Stücken las eine 
junge Frau Passagen aus Reden von 
Greta Thunberg. Das öff nete einen 
noch weiteren Assoziationsraum. Als 
das Konzert zu Ende war, klatschten 
wir so heftig, dass wir unsere Handin-
nenfl ächen spürten. Das Ensemble 
verneigte sich vor uns. Wir sprachen 
dann über das gemeinsam Erlebte, 
was uns gefallen hatte, wie wir das 
alles vermisst hatten. Einer sagte: 
»So war das früher bei Schubert auch, 
Konzerte zu Hause, mit off enen Fens-
tern, die Leute auf der Straße blieben 
stehen und hörten zu.«
Zurück zu Schubert also? Was ich mit 
dieser kleinen Phänomenologie eines 
Konzertbesuchs in Corona-Zeiten sa-

gen möchte, ist einfach nur dies: Die 
beschleunigte Digitalisierung in allen 
Ehren, sie mag vielen Künstlern einen 
Ersatz oder gar neue Entfaltungsräu-
me, bisher unbekannte Reichweiten 

und Verknüpfungen bieten, aber das 
Leben der Kunst, das Spielen, Darstel-
len sowie das Betrachten, Zuhören und 
Genießen kommt von seiner ursprüng-
lichen Analogizität nie los, sollte es 
auch nicht. Deshalb ist es so notwen-
dig, dass mehr Konzerte, Theater- und 
Opernauff ührungen wieder möglich 
werden – und dass die Menschen auch 
wieder hingehen. Damit Menschen 
Kunst gemeinsam erleben können und 
damit die Beteiligten dabei ihren Le-
bensunterhalt verdienen können.

Eins noch: Es verbietet sich, allzu 
fl ink Krisen zu Chancen zu erklären. 
Aber in all dem Elend kann man auch 
nach Inspirationen suchen. Wichtig 
ist für mich die dringend notwendige 
Wiederentdeckung des Nahen. Wenn 
die großen Stars nicht mehr reisen, 
sollte man die örtlichen Orchester 
wiederentdecken, neugierig auf die 
Solisten oder Ensembles in der Nach-
barschaft werden. So sollte es auch in 
der Kunst sein: Wenn es keine Block-
buster-Ausstellungen gibt, sollte man 
die Sammlung des örtlichen Muse-
ums besuchen, die viel Unbekanntes 
beherbergt, oder die Galerien in 
Fahrradnähe mit ihren ausgesuchten 
Schauen. Was ich hier über die Kunst 
in Corona-Zeiten zwischen »digital« 
und »analog« geschrieben habe, lässt 
sich zum Großteil auf die Religions-
kultur übertragen.

Johann Hinrich Claussen ist Kultur-
beauftragter der Evangelischen Kirche 
in Deutschland

 »Am Beginn stand die Entscheidung, 
im Netz zu monetisieren«
Die digitale Konzerthalle der Berliner Philharmoniker

Vor über  Jahren begrüßte die Berliner 
Philharmonie in ihrer Digital Concert 
Hall zum ersten Mal auch online Gäs-
te. Heute ist sie nicht nur Pionierpro-
jekt, sondern auch Erfolgsmodell und 
Best Practice dafür, wie Kultur im Netz 
erfolgreich monetisiert werden kann. 
Theresa Brüheim spricht mit Olaf Ma-
ninger über den Weg dahin.

Theresa Brüheim: Herr Maninger, 
zu Beginn ein Geständnis, ich war 
noch nicht zu Gast in der Digital 
Concert Hall der Berliner Philhar-
moniker. Was erwartet mich bzw. 
die anderen Besucherinnen und 
Besucher, denen es ebenso geht?
Olaf Maninger: Die Digital Concert 
Hall ist seit  Jahren ein digitales Ab-
bild der analogen Konzerte der Berli-
ner Philharmoniker in jeder Spielzeit. 
Jedes Programm, das das Orchester in 
der Philharmonie spielt, wird zuerst 
live und dann in einem Re-Run für 
andere Zeitzonen am nächsten Tag 
übertragen, sodass man weltweit on-
line und live unsere Konzerte verfol-
gen kann. Ohne analoges Angebot ist 
die Digital Concert Hall nicht denkbar. 
Im Anschluss kommen alle Konzerte 
ins Archiv der Berliner Philharmo-
niker und sind für Besucher und 
Subscriber jederzeit abrufbar – via 
Computer, Fernseher oder mobilem 
Endgerät. Man kann die Berliner Phil-
harmoniker durch die Digital Concert 
Hall überall und jederzeit sehen. 

 Jahre Laufzeit – damit zählt die 
Digital Concert Hall der Berliner 
Philharmoniker zu den Pionier-
angeboten in diesem Bereich. Wie 
kam es überhaupt zu der Idee?
Wir haben gespürt, dass die klassische 
Musik und ihre Verbreitung über den 
Konzertsaal hinaus kein Selbstläufer 
mehr war. Im Konzertsaal haben wir 
. Sitzplätze und die sind zu , 
Prozent immer ausverkauft. Aber da-
rüber hinaus wurde die Verbreitung 
von klassischer Musik schwieriger. 
Die Major-Labels schlossen keine gro-
ßen Plattenverträge mit Orchestern 
und Opernhäusern mehr. Es war na-
hezu unmöglich, Sendeplätze in den 
öff entlich-rechtlichen Programmen – 

bei Hochkultur reden wir nur von den 
öff entlich-rechtlichen und nicht von 
den privaten Fernsehsendern – neu 
zu fi nden bzw. zu etablieren. Auch die 
Energie, alte Sendeplätze zu halten, 
wurde immer größer. Das Orchester 
hat sich gefragt: Was ist ein gutes Si-
cherheitsnetz? 
Seit über  Jahren befasse ich mich 
als Managing Director der Berliner 
Philharmoniker mit der Medienver-
wertung des Orchesters. Da bin ich 
schnell darauf gekommen, dass es 
das Beste wäre, jedes Konzert live zu 
streamen und danach ins Archiv zu 
stellen, um es auf der ganzen Welt 
ausspielen zu können. Das Internet 
war damals relativ neu, die Verbrei-
tungswege und Streamings, wie wir 
sie heute kennen, waren noch nicht 
möglich. Aber Idee und Vision stan-
den, sodass wir die Digital Concert 
Hall sukzessive aufgebaut haben. Zu 
Beginn haben wir ein automatisiertes 
Studio in der Philharmonie gebaut 
und dann zwei Jahre später angefan-
gen, unsere Konzerte live zu streamen. 
Das war der Starting Point der digita-
len Konzerthalle. Heute haben wir die 
Konzerte der Berliner Philharmoniker 
der letzten zwölf Jahre im Archiv – 
weit mehr als . Werke. Außerdem 
gibt es Filme über das Orchester und 
einen riesigen Fundus an Interviews 
mit allen Künstlern sowie Porträts 
über die Chefdirigenten, Solisten und 
Musiker. Das Angebot für die Nutzer 
ist über die letzten Jahre gewachsen. 

Welche Auswirkungen hatte die 
Corona-Pandemie auf die Digital 
Concert Hall, da sie ja an das ana-
loge Angebot gekoppelt ist?
Zum Lockdown in Deutschland, am . 
März, mussten wir die analoge Phil-
harmonie, den Konzertsaal, schließen. 
Natürlich hatten wir die Digital Con-
cert Hall als Fenster in die Welt schon 
lange etabliert und konnten so ein-
fach die digitale Konzerthalle weiter 
öff nen. Für einen Monat konnte jeder 
uns mittels eines Voucher-Codes be-
suchen. Speziell für diese Zeit haben 
wir ein Programm konzipiert: zuerst 
kleine Kammermusikformationen; 
dann spielten größere Kammer-

musikformationen. Klimax war das 
Erste-Mai-Konzert, bei dem unser 
Chefdirigent Kirill Petrenko auch 
wieder mit an Bord war – natürlich 
ohne Zuhörer im Saal, aber mit Live-
Orchester mit  Musikerinnen und 
Musikern auf der Bühne.
In der neuen Saison, die am . Au-
gust begonnen hat, sind wieder Zu-
schauer erlaubt: Von eingangs  
Zuhörern sind wir aktuell bei  
und kommen ab November auf eine 
Schachbrettmusterbelegung, die 
. Leute in den Saal lässt. Lang-
sam kommen wir wieder zurück in 
einen reduzierten Betrieb des Kon-
zertsaals.
Diese Monate des rein digitalen Le-
bens in der Digital Concert Hall als 
Schaufenster in die Welt waren natür-
lich sehr, sehr speziell.

In der Digital Concert Hall kann 
man ortsunabhängig zu Gast sein – 
woher kommt das Publikum?
Natürlich ist Deutschland unser 
Heimatmarkt. Hier wird viel über 
die Berliner Philharmoniker medial 
berichtet, hier ist das Orchester zu 

Hause – das ist ein ganz starkes Feld. 
Ein weiteres ist Amerika aufgrund der 
schlichten Größe und Einwohnerzahl. 
Für uns ist Japan unglaublich wichtig, 
dort haben wir langjährige Freun-
de, die sehr treu und begeistert den 
Berliner Philharmonikern und der 
klassischen Musik die Stange halten. 
Aber auch in Korea und Taiwan gibt 
es viele Fans. Asien überhaupt ist sehr 
wichtig. Dann kommt Südamerika 
und erst dann Europa.

Wie ist es respektive gelungen, di-
gitale künstlerische Inhalte erfolg-
reich zu monetisieren?
Zu Beginn stand vor  Jahren die 
Entscheidung, überhaupt zu moneti-
sieren. Als wir angefangen haben, war 
die Zeitungs- und Verlagswelt in einer 
Umbruchphase hin zur Nutzung des 
digitalen Raums. Man hat alle mögli-
chen Angebote »for free« ins Internet 
gestellt. Vieles zielte nur auf Sicht-
barkeit, nicht auf Monetarisierung ab. 
Diese Grundsatzentscheidung war der 
Beginn unseres Weges: Wir haben ge-
sagt, wenn wir hochqualitative Inhal-
te produzieren und ins Netz stellen 

– und die Künstler ihre Rechte dafür 
geben –, dann muss es in irgendeiner 
Art und Weise mit Geld honoriert 
werden. Ansonsten kann man das 
nicht machen, weil es schlicht und 
ergreifend viel Geld kostet, solche In-
halte zu erstellen. 
Die Digital Concert Hall ist eine Seite 
von Künstlern für Künstler. Wir sind 
keine Management-Agentur, wir 
sind kein Investor, wir sind keine 
große Company, sondern wir haben 
es gegründet, wir bauen es. Dadurch 
haben wir eine natürliche Authen-
tizität. Wir können die Künstler und 
andere Rechtegeber überzeugen 
mitzumachen. Von Anfang an hatten 
wir eine sehr transparente Verteilung 
der Einkommensströme. Mit dem 
Gründungspartner Deutsche Bank 
haben wir das erste Studio fi nanziert. 
Von Sony über Panasonic hatten wir 
Hardware-Partner, die uns beim Auf-
bau der verschiedenen Fernsehstu-
dios geholfen haben. IĲ  unterstützt 
das Livestreaming. Ohne Partner geht 
es nicht. Aber alles funktioniert nur, 
weil wir es in einer Hand authentisch 
selbst als Künstler betreiben.

Vielen Dank.

Olaf Maninger ist Cellist und Me-
dienvorstand der Stiftung Berliner 
Philharmoniker. Er war maßgeblich an 
der Konzeption der Digital Concert Hall 
beteiligt. Theresa Brüheim ist Chefi n 
vom Dienst von Politik & Kultur
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Judith Röder, »Vulkaneifel«, /, Rauminstallation, Experimentalfi lm, Künstlerbuch

»Gemeinsames Musizieren im Online-
Unterricht ist derzeit noch eine Illusion«
Musikschulunterricht 
zwischen Präsenz und 
Distanz

Kann gemeinsames Musizieren 
online überhaupt gelingen? 
Matthias Pannes, Bundesge-
schäftsführer des Verbands 
deutscher Musikschulen, gibt 
Theresa Brüheim Antworten auf 
diese Frage und mehr.

Theresa Brüheim: Herr 
Pannes, wie arbeiten Mu-
sikschulen aktuell – analog, 
digital, in Kombination?
Matthias Pannes: Musikschu-
len haben den Betrieb im Prä-
senzunterricht – in Form von 
Einzelunterricht und Partner-
unterricht – wieder aufgenom-
men. Die Ensembleangebote, 
ein wesentlicher Kern der Mu-
sikschularbeit, sind nach wie 
vor beeinträchtigt; ebenso die 
Angebote in der elementaren 
Musikpädagogik, wie z. B. die 
Früherziehung. Gerade die Ko-
operationen mit allgemeinbil-
denden Schulen und Kitas sind 
noch stark eingeschränkt, da 
diese in Abhängigkeit der Hy-
gienekonzepte der einzelnen 
Länder und auch der örtlichen 
Genehmigungen der Gesund-
heitsämter stehen. Es ist eine 
sehr volatile Situation in 
einem Bereich, der sehr viele 
Kinder und Jugendliche durch 
breite Angebote umfasst. Das 
gilt es in den nächsten Mona-
ten Zug um Zug zu verbessern. 
Die Bundesliga will jetzt mit  
Prozent Fans wieder anfangen. 
Auch wir müssen weiter an 
einem Stufenmodell arbeiten. 
Außerdem ist Überzeugungs-
arbeit gegenüber den Schulen 
zu leisten, sodass unsere Mu-
sikschulangebote wieder mehr 
Raum greifen können.

Mittlerweile gibt es verschie-
denste Ansätze und Plattfor-
men zum Online-Musizieren, 
aber auch zur kollaborativen 
Musikproduktion. Inwieweit 
können die Musikschulen 
diese Angebote schon nut-
zen?
Teils, teils. Es gibt eine ganze 
Reihe digitaler Vermittlungs-, 
Kommunikations- und Mu-
siziermöglichkeiten. Schon 
während des Lockdowns haben 
sich digitale Unterrichts- bzw. 
Kommunikationsformen 
für den Unterricht etabliert. 
Mittlerweile werden hybride 
Unterrichtsformen, d. h. eine 
Mischung aus Präsenz- und 
Digitalunterricht, praktiziert. 
Dieses Feld befi ndet sich in der 
Entwicklung. 
Allerdings ist das gemein-
schaftliche Musizieren im 
Distanzunterricht noch 
eine Illusion: Denken Sie 
an Bands, Orchester, Kam-
mermusikgruppen etc. – all 
diese Formate schränkt die 
Latenzproblematik ein, sodass 
durch die Zeitverzögerung der 
digitalen Übertragung kaum 
gemeinschaftliches Musizie-
ren möglich ist. Das wird sich 
mit der Zeit im Rahmen der 
technischen Möglichkeiten 
verbessern. Aktuell stoßen wir 
hier aber an Grenzen, die auch 
durch die Internetgeschwin-

digkeiten im ländlichen Raum 
oder in bestimmten Haushal-
ten defi niert werden. Inwieweit 
hier eine soziale Konnexion 
zwischen Internetzugang bzw. 
Bandbreite und Zugehörigkeit 
zu einer bestimmten sozialen 
Gruppe besteht – das vermag 
ich derzeit nicht zu beurteilen. 
Rein technisch sind die Down-
loadraten z. B. auch bei mobi-
ler Datennutzung schnell, aber 
die Uploadraten reduziert. In-
sofern gibt es noch eine Schief-
lage im Unterrichtsgeschehen, 
wie schnell, wie sicher und in 
welcher Klangqualität Distanz-
unterricht möglich ist.

Die Technik ist Vorausset-
zung. Aber wie kann auch 
die inhaltliche Vermittlung 
beim Musikunterricht auf 
Distanz gelingen?
Zunächst mal ist das Unter-
richtsgeschehen ein dialo-
gisches. Gute Pädagogik ist 
immer auf Augenhöhe mit 
individueller didaktischer 
Reduktion. Die Kommunika-
tion zwischen Schüler und 
Lehrer sollte grundlegend par-
tizipativ angelegt sein. 
D. h. eine Gesprächssituation 
im Musikschulunterricht ist 
auch mittels der digitalen 
Konferenztechnik gängig und 
praktikabel. Gut möglich ist 
auch, weitergehende Informa-
tion zur Musik online zu teilen.
Inwiefern Tutorials künftig 
eine stärkere Rolle spielen, 
lässt sich noch nicht abschlie-
ßend bewerten.
In der Regel geht die Lehrkraft 
auch im digitalen Distanz-
unterricht auf die konkreten 
Bedürfnisse und individuellen 
Ziele von Schülerinnen und 
Schülern ein. Ein Tutorial ist 
einfach vorgefertigt, es lässt 
kein Nachfragen und keinen 
Dialog zu. Hier kommt noch 
mal der besondere Wert von 
persönlichem Unterricht – di-
gital und analog – zum Aus-
druck. Durch die Latenzprob-
leme sind allerdings online der 
musikalische Dialog bzw. das 
musikalische Miteinander – 
das Vor- und Nachspielen oder 
das Spiel der zweiten Stimme 
durch die Musikschullehrkraft 

– stark beeinträchtigt. 

Gibt es bereits Erhebungen, 
wie sich die Schülerzahlen 
an den Musikschulen in der 
Coronakrise entwickelt ha-
ben? 
Nein, Erhebungen gibt es 
nicht. Aber basierend auf der 
Beratung von Musikschulen 
gibt es einzelne Fallbeispiele. 
Der Großteil der Schülerinnen 
und Schüler nimmt das Ange-
bot weiter wahr. Während des 
Lockdowns wurde in sehr vie-
len Musikschulen ein digitales 
Ersatzangebot etabliert – das 
vom digitalen Unterricht zu 
Unterrichtsvideos reichte. Wir 
haben sehr schnell reagiert. 
Das war auch wichtig, denn 
gerade in dieser Zeit haben die 
Musikschulen den Kontakt zu 
Schülerinnen und Schülern 
gehalten, deren Tag durch die 
Schließung der Schulen und 
fehlendem Freizeitangebot 
weitgehend unstrukturiert war. 
Da haben wir eine gute Bin-

dungswirkung erzielt.
Natürlich ist die soziale 
Situation in den Haushal-
ten unterschiedlich. Es gibt 
vielfach Versuche zu helfen: 
über Benefi zveranstaltungen, 
Fördervereine, Stipendien 
oder Sozialermäßigungen für 
Kinder und Jugendliche, deren 
Eltern nicht in der Lage sind, 
angesichts der Entwicklung die 
Unterrichtsgebührenzahlung 
weiter aufrechtzuerhalten.
Sozialermäßigungen sind 
prinzipiell ein struktureller 
Bestandteil der Arbeit öff ent-
licher Musikschulen. Jede 
Musikschule hat Formen von 
Sozialermäßigungen, die im 

kommunalen Haushalt auf-
gefangen werden. Bei einem 
Drittel unserer Musikschulen, 
die in anderen Trägerformen 
sind, wie z. B. ein eingetrage-
ner Verein, ist es schwieriger. 
Aber auch da sind über die Jah-
re Mechanismen eingezogen, 
um Belastungen, wenn nicht 
ganz aufzufangen, so doch ab-
zumildern. 
Konkrete Zahlen wird es erst 
im nächsten Jahr geben, aber 
auch die können die mittel-
fristige Wirkung noch nicht 
vollständig abbilden.
Mit Sorge sehen wir die Ent-
wicklungen im Bereich der vor-
schulischen Angebote, d. h. in 

der elementaren Musikpäda-
gogik und Früherziehung. Die-
se fi ndet ja vielfach in Koope-
ration mit Kindertagesstätten 
statt. Sollte das Angebot der 
Erstbegegnung dauerhaft ein-
geschränkt werden oder weg-
brechen, wird auch ein späte-
rer Zugang zur Musikschule 
erschwert. Das Entwickeln 
des Interesses für ein Instru-
ment, für eine musikalische 
Betätigung in der Musikschule 
wird in der elementaren Mu-
sikpädagogik im Vorschulalter 
geweckt bzw. gefördert. Fällt 
dies weg, kommt automatisch 
ein späterer oder reduzierter 
Einstieg zustande. 

Mittelfristig wird besonders 
die Ensemblearbeit durch die 
Belastungen der Coronakrise 
eingeschränkt. Damit Freude 
an der Ensemblearbeit und 
ein Mehrwert in einer musi-
kalischen Bildungsbiografi e 
entstehen, ist eine langfristige 
individuelle Begleitung von 
Schülerinnen und Schülern 
erforderlich.

Vielen Dank.

Matthias Pannes ist Bundes-
geschäftsführer des Verbands 
deutscher Musikschulen (VdM). 
Theresa Brüheim ist Chefi n vom 
Dienst von Politik & Kultur
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Max Stocklosa, »Treff punkte und Haltestellen«, 

 Digitale Kultur als 
UNESCO-Kulturerbe
Demoszene bahnt den Weg

TOBIAS KOPKA UND 
ANDREAS LANGE

D as Frühjahr begann mit einem 
Paukenschlag. Erstmalig hat 
die UNESCO eine digitale Kul-
tur auf die Listen des imma-

teriellen Kulturerbes aufgenommen, zu 
einem Zeitpunkt, an dem uns die Corona-
Pandemie wie unter einem Brennglas auf 
die kulturelle Relevanz virtueller Reali-
täten aufmerksam macht. Während diese 
bisher vor allen denen bewusst ist, die mit 
der populärsten Form digitaler Kultur, den 
Computerspielen, vertraut sind, werden 
in Zeiten von Kontaktbeschränkungen 
IT-gestützte Räume auch für breite Be-
völkerungsschichten immer mehr zu Le-
bensbereichen des Austauschs.

Je mehr die digitalen Möglichkeiten von 
Kulturtreibenden und -verantwortlichen 
als Chance begriff en werden, jenseits von 
lokalen physikalischen Räumen kulturell 
zu wirken, wird die Frage dringlicher, wie 
die Integration dieser neuen kulturellen 
Plattformen und Schaff ensweisen mit un-
serer traditionellen Kulturlandschaft in 
einer der Gesellschaft förderlichen Weise 
gelingen kann. Dabei besteht der erste 
Schritt darin, die Mechanismen und Wir-
kungsweisen digitaler Kulturproduktion 
zu verstehen, wozu es jedoch unabdingbar 
ist, digitale Kultur nicht als einen bloßen 
Ersatz analoger Kultur zu begreifen und 
ihr so implizit den Status von Echtheit 
und Originalität abzusprechen. Vielmehr 
macht es Sinn, sich der über ein halbes 
Jahrhundert andauernden Produktion 
originär digitaler Kultur unvoreingenom-
men und systematisch zu widmen, um so 
ihr Verständnis zu erhöhen und Chancen 

und Risiken besser abschätzen zu können. 
Dabei bieten sich als Messlatte und Ori-
entierungshilfen die Definitionen der 
UNESCO an, die den Hintergrund der Welt-
kulturerbelisten bilden. Repräsentieren 
diese doch einerseits die globale Vielfalt 
kulturellen Schaff ens und versuchen an-
dererseits für alle gültige Kriterien des 
Umgangs und Verständnisses festzulegen. 
Insbesondere eignet sich der Bereich des 
immateriellen Kulturerbes, da hier keine 
physikalischen Objekte im Mittelpunkt 
stehen‚ sondern »lebendige« Kulturprak-
tiken gefasst werden, denen immer wieder 
aufs Neue von den Kulturtreibenden durch 
gelebte Praxis Ausdruck verliehen wird. 
Denn dieses Verständnis triff t den Kern 
digitaler Kultur, der die Dichotomie von 
Original und Kopie wesensfremd ist und 

die vor allem prozessual ist, ob in Form 
von Interaktionen mit menschlichen Nut-
zern oder im Zusammenspiel von Algorith-
men und Daten.

Diese Überlegungen bilden den Hin-
tergrund der »Art of Coding«-Initiative, 
die im Mai  von den Autoren mit dem 
Ziel initiiert wurde, mit der Demoszene 
eine der beständigsten originär digitalen 
Kulturpraktiken in das UNESCO-Verzeich-
nis der immateriellen Kultur aufnehmen 
zu lassen. Zum ersten Mal wird unser an 
traditioneller Kultur geronnenes Kultur-
verständnis auf globalem Niveau mit den 
Produktions-, Rezeptions- und Interakti-
onsweisen digitaler Kultur konfrontiert.

Die Demoszene ist »eine international 
agierende, dezentral organisierte und 
nichtkommerzielle digitale Kultur, die 
sich der Produktion von digitalen audio-
visuellen Werken verschrieben hat, die als 
Demos bezeichnet werden« – so wird sie 
im Deutschen UNESCO-Antrag vom Verein 
Digitale Kultur beschrieben. Demos sind 
»mehrere Minuten lange, durch Software 
generierte Animationssequenzen, die sich 
in jeweils spezifi schen Kombinationen aus 
anderen Werkkategorien wie Musik, Text-, 
Pixel- und D-Grafi k und Videos zusam-
mensetzen. Ziel ist es, die eigenen Demos 
im Wettbewerb mit anderen auf einer der 
›Demopartys‹ genannten Szeneevents live 
aufzuführen« heißt es weiter.

Nachdem die Demoszene im April  
erfolgreich von Finnland in das nationale 
UNESCO Verzeichnis aufgenommen und 
in Deutschland zur Aufnahme durch das 
Bundesland Nordrhein-Westfalen nomi-
niert wurde, geht es jetzt darum, weitere 
Erkenntnisse aus dem transnationalen An-
tragsverfahren zu gewinnen, die zur Ent-

wicklung einer gemeinschaftsfördernden 
zeitgenössischen Kulturpraxis beitragen. 
Dabei richtet sich unser Blick zunehmend 
von der Beförderung des allgemeinen Be-
wusstseins über die kulturelle Relevanz di-
gitaler Kultur auf die digitalen Kulturtrei-
benden selbst. Denn auch für sie stellen 
sich Fragen von Gemeinschaft, Tradierung 
und Identitätsreferenzen gerade unter den 
coronabedingten Kontaktbeschränkungen 
in verstärktem Maße. Das gemeinsame 
Kultur-Erleben wird zwar derzeit kreativ 
digital ausgelebt, steht aber gleichzeitig 
auch unter Druck, denn physische Zusam-
menkünfte sind grundlegender Bestandteil 
auch des digitalen Kulturlebens.

Die Demoszene ist ein paradigmati-
scher Vorreiter dafür, wie in einer Kultur 
selbstverständlich digitale und physische 

Komponenten untrennbar das gemeinsa-
me Kultur-Leben und -Erleben ausmachen, 
was insbesondere deutlich wird, wenn die 
zentralen Zusammenkünfte der Szene, die 
sogenannten Demoparties nicht stattfi n-
den können. Denn auch für eine genuin 
digitale Kulturform sind die physischen 
Zusammenkünfte wesentlicher Bestandteil 
der Entstehung und des Weiterbestands.

Für die Mitglieder der Demoszene 
stehen bei der Anerkennung als Kultur-
erbe vier Elemente im Vordergrund: die 
Darstellung und Anerkennung des eige-
nen Schaff ens, die Tradierung und Wei-
terentwicklung der eigenen Fähigkeiten 
und Methoden, die Bewahrung des eigenen 
Kulturerbes und die Weiterentwicklung der 
Community, insbesondere der Einbindung 
von Nachwuchs. Da es sich um eine dezen-
trale, nichtkommerzielle und emergente 
Kulturform handelt, bedeutet das, dass 
keine Hierarchien genutzt werden können, 
sondern die Initiativen in Prozessen kul-
tureller Verhandlung innerhalb der Szene 
stattfi nden, und je nach regionaler Dyna-
mik und aktiven Führungsfi guren inner-
halb der Szene unterschiedlich ablaufen.

Die Akzeptanz als immaterielles 
UNESCO-Kulturerbe kann eine Vielzahl 
an Räumen öff nen: So stellen sich Demo-
szenerinnen und -szener Fragen, welchen 
Einfl uss eine solche »institutionelle Be-
handlung« der eigenen Subkultur nach 
sich ziehen kann, welchen Einfl uss das 
auf tradierte Verhaltensweisen einer ehe-
maligen Jugendkultur hat und welche 
Chancen gleichzeitig darin bestehen, die 
eigene Wirkmächtigkeit in Vergangen-
heit und Gegenwart zu refl ektieren, um 
daraus neue Perspektiven für die Wei-
terentwicklung und den Fortbestand der 

Kultur zu gewinnen. Ganz konkret wird 
gefragt: Welche Positionen ergeben sich 
zur Geschichtlichkeit, zu Aufbewahrung 
und Weiterentwicklung der Szene? Welche 
zu Soziodynamiken einer überwiegend 
männlich dominierten Historie der Szene? 
Wie verändert sich dieses historisch? Und 
wie können diese Erkenntnisse auf andere 
digitalen Kulturen übertragen werden? 
Welche Fragen können wir zur Funktions-
weise digitaler Communities zwischen Ge-
meinschaft, Anonymität und Wettbewerb 
generieren? Und wie veränderten sich 
diese über die Zeit? Welche Rolle spielt 
soziale Off enheit und Performanz? Aber 
auch; welche Dialog- und Kollaborations-
möglichkeiten, welche Einfl ussnahmen 
ergeben sich, wenn digitale Kultur im 
Institutionenkanon ernstgenommen wird?

Die digitalen Medien sind zwar alles ande-
re als neu, aber dennoch ist es jetzt rich-
tig, die traditionellen mit den digitalen 
Sparten zusammenzubringen. Und wenn 
man auf die Geschichte der Demoszene 
oder verwandter Kulturen wie der Hacker-, 
Open-Source-Software-Community oder 
der Game-Szene schaut, gibt es Dekaden 
von Explorationen beiderseitiger Neu-
gier und kreativer sowie technischer Kol-
laboration, im Wesentlichen aber bisher 
Koexistenz und Abgrenzung mit vielen 
Berührungsängsten und kulturellen Miss-
verständnissen. 

Insbesondere hier ergeben sich mit der 
Anerkennung von digitaler Kultur als Kul-
turerbe enorme Chancen, eine neue Phase 
in den vermeintlichen Dichotomien von 
digitaler und physisch geprägter Kultur 
einzuleiten. Es ist Zeit, gemeinsam zu 
explorieren, welche neuen Perspektiven 
sich ergeben, wenn digitale Kultur und 
Kreativität ganz selbstverständlich als Teil 
des Kanons der verschiedenen Kulturprak-
tiken, Sparten und Künste gesehen werden. 
»Art of Coding« möchte mithelfen, die für 
diesen Dialog notwendigen Grundstruk-
turen digitaler Kultur zu entwickeln, so 
dass digitale Kultur als Kultursparte wie 
Oper, Tanz oder Musik anerkannt und mit 
entsprechenden Ressourcen und Institu-
tionen ausgestattet wird.

Und nicht zuletzt geht es auf dritter 
Ebene um Fragen von Schnittstellen und 
Übersetzungsleistungen zwischen den 
traditionellen Formen des als Kultur ver-
standenen Handelns und den digital ge-
prägten Formen der Vergemeinschaftung 
und Identitätsbildung. Es geht darum, eine 
gemeinsame Sprache zu entwickeln, die 
sich nicht darin erschöpft in Dichotomien 
von alt und neu, physisch oder digital, ins-
titutionell gefördert oder nicht zu denken, 
sondern im Hinblick auf die Zukunft der 
Vergemeinschaftung einen erwachsenen, 
besonnenen und auf die Chancen und He-
rausforderungen ausgerichteten Diskurs 
zu führen, der die Berührungsängste der 
Vergangenheit hinter sich lässt und einen 
entspannten Weg der Gemeinsamkeit und 
gemeinsamen Betroff enheit durch das Di-
gitale weist. 

Andernfalls besteht die Gefahr, dass 
die Kulturpolitik an Relevanz verliert 
und weiter ins Hintertreff en gegenüber 
den Lebenswirklichkeiten des heutig Pan-
digitalen gerät. Nach Dekaden der Ent-
stehung digitaler Communities wie der 
Demoszene, der Entwicklung von Games 
als dominierendem Interaktionsort der 
Medienkultur, nach der Herausbildung von 
E-Sports sowie langfristig gelebten Ethi-
ken und Praktiken digitaler Provenienz wie 
in den Ausprägungen der Hackerkultur: 
Jetzt geht es darum, die institutionellen 
und politischen Schlussfolgerungen zu 
ziehen, die sich aus der Anerkennung von 
digitaler Kultur auf Augenhöhe ergeben, 
um die Spielorte kreativer und sozialer 
Lebenswelt abzubilden. 

Die Demoszene hat dafür den Weg ge-
wiesen, ist sie doch seit mehr als  Jahren 
ein paradigmatischer Vorreiter der digita-
len Kultur.  Jahre, denen im physischen 
Diskurs durch die schnelle Entwicklung 
der IT-Technologie das Äquivalent von 
 oder sogar . Jahren Veränderung 
entsprechen würden. Ende des Jahres ist 
nun die deutsche Expertenkommission am 
Zug, ein besseres gegenseitiges Verständ-
nis durch die Aufnahme der Demoszene 
als deutsches Kulturerbe zu ermöglichen. 
Es bleibt spannend.

Tobias Kopka ist Festival-Direktor bei 
Ludicious Zürich Game Festival und Head 
of Community Relations bei Reboot 
Develop. Er ist seit  Jahren Teil der 
Demoszene, unter anderem Gründungs-
mitglied von Digitale Kultur e.V. und 
Co-Initiator von #ArtOfCoding. Andreas 
Lange ist Geschäftsführer des Europäi-
schen Verbandes der Computerspielar-
chive, -museen und Bewahrungsprojekte 
(EFGAMP e.V.) und Gründungsdirektor 
des Computerspielemuseums in Berlin, 
für das er bis  als Kurator tätig war

Mehr dazu: 
demoscene-the-art-of-coding.net

Die Demoszene 
hat den Weg 
gewiesen, ist sie 
doch seit mehr 
als  Jahren 
ein paradig-
matischer Vor-
reiter der digita-
len Kultur. (...)
Ende des Jah-
res ist nun die 
deutsche Exper-
tenkommission 
am Zug, ein 
besseres gegen-
seitiges Ver-
ständnis durch 
die Aufnahme 
der Demoszene 
als deutsches 
Kulturerbe zu 
ermöglichen
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Julian Simon Pache, »human(‘)(s) (and) landscape(s)«, /, -Kanal-Videoinstallation
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Kunst für alle
Die Digitale Sammlung des Städel Museums

PHILIPP DEMANDT

A ls der Kaufmann und Bankier 
Johann Friedrich Städel  
testamentarisch die Gründung 

einer Stiftung verfügte, die seine be-
deutende Kunstsammlung aufnehmen 
und »zum Besten der hiesigen Stadt 
und Bürgerschaft« in einem Kunstins-
titut zugänglich machen sollte, legte er 
den Grundstein für eine der heute ältes-
ten und renommiertesten bürgerlichen 
Museumsstiftungen Deutschlands: das 
Städel Museum. Dieser damals visionä-
re Stiftergedanke zum Wohle der Ge-
sellschaft, getragen von Ideen des Hu-
manismus, der Aufklärung und der Bil-
dung, ist unser Anspruch und Ziel seit 
nunmehr  Jahren. Ausgehend davon 
erweitert sich das Städel Museum seit 
 in den digitalen Raum und ist mit 
einer Vielzahl an digitalen Angeboten – 
von »Digitorials« über einen Podcast bis 
zu einem Onlinekurs zur Kunst der Mo-
derne – in Deutschland zur Benchmark 
geworden. Der Erfolg basiert dabei auf 
einer ebenso klaren wie aufwendigen 
Strategie: Wir betreiben eine vielfälti-
ge und zielgruppenspezifi sche Kunst-
vermittlung. Es geht uns darum, neue 
Wege der Erforschung, Darstellung, 
Erzählung und Vermittlung von Kunst 
im digitalen Raum zu etablieren. Über 
allem steht der Auftrag, eine räumlich 
und zeitlich uneingeschränkte Teilhabe 
an Kulturgut zu fördern.

Das Herzstück der digitalen Erweite-
rung bildet die Digitale Sammlung des 
Städel Museums – unser größtes und 
weitreichendstes Digitalprojekt. Sie mit 
einer Museumsdatenbank gleichzu-
setzen, wird ihr nicht gerecht. Unsere 
Digitale Sammlung hält vielmehr – pa-
rallel zum Erlebnis des realen Muse-
umsbesuchs – ein digitales Erlebnis der 
Kunst- und Wissensvermittlung bereit, 
das für Nutzerinnen und Nutzer mit 
unterschiedlichen Interessen vielfäl-
tige Zugangsmöglichkeiten bietet. Sie 
ermöglicht wissenschaftliches Suchen 
genauso wie ein Flanieren durch die 
Sammlung des Städel Museums. Die 
Digitale Sammlung vereint neben For-
schungsinhalten wie Provenienzen, Be-
funden zu Restaurierungen, konserva-
torischen Zuständen oder ehemaligen 
Zuschreibungen auch hochaufl ösende 
Abbildungen mit Detailzoom und mul-
timediale, unterhaltsame Informatio-

nen in Form von Texten, Filmen und 
Audiotracks zu Kunstwerken. 

Das zentrale Element der Digitalen 
Sammlung sind die Verbindungen zu 
anderen Werken und Themen aus ver-
schiedenen Epochen. Auf diesem Wege 
wird es nicht nur möglich, etwa Werke 
gleicher Künstlerinnen und Künstler zu 
entdecken, sondern auch Werke eines 
gleichen Themas, einer ähnlichen Stim-
mung und Wirkung. Ein Beispiel: Ganz 
nebenbei werden Nutzerinnen und Nut-
zer über gemeinsame Schlagworte wie 
»Nachdenklichkeit«, »Geheimnis« und 
»Ruhe« vom »Bildnis des Simon George 
of Cornwall« von Hans Holbeins d. J. zu 
Fotografi en verschwundener irakischer 
Landschaften der Künstlerin Ursula 
Schulz-Dornburg geführt. Über die kon-
krete Suche hinaus werden assoziativ 
schlüssige Ergebnisse geliefert, die einen 
Übergang vom reinen Suchen zum ins-
pirierenden Finden schaff en. Durch eine 
tiefe Verschlagwortung mit im Schnitt 
 Schlagworten pro Werk schaff t die 
Digitale Sammlung ein exploratives Er-
leben der Sammlung im digitalen Raum. 

Bei meinem Amtsantritt als Direktor 
des Städel Museums  war bereits 
eine erste Betaversion der Digitalen 
Sammlung mit ca.  Kunstwerken 
online. Mein Anliegen ist es, unein-
geschränkten Zugang zu den gesam-
ten Beständen des Städel Museums 
zu bieten. Während wir nur ca. ein 
Prozent unserer über . Kunst-
werke umfassenden Sammlung im 
Museum ausstellen können, eröff net 
die Digitale Sammlung dem Publikum 
breitere Möglichkeiten. Und so wuchs 
die Digitale Sammlung über die Jahre – 
begleitet von einem größeren Relaunch, 
der viele inhaltliche Verbesserungen 
und die Programmierung einer mobilen 
Version beinhaltete – auf mittlerweile 
über . zugängliche Kunstwerke 
an. 

Die Digitale Sammlung ist aus un-
serem Selbstverständnis als Museum 
erwachsen und wird durch intensive, 
fortwährende Arbeit und Entwicklung 
weiter ausgebaut. Sie ist als Ergänzung 
des analogen Museumserlebnisses zu 
verstehen. Sie macht die Schausamm-

lung genauso öff entlich zugänglich wie 
unsere Depotbestände. Damit führt sie 
das Fundament des Museums vollstän-
dig zusammen und stellt das gesam-
melte Wissen von  Jahren Kunst-
geschichte uneingeschränkt allen zur 
Verfügung. Nicht zuletzt deshalb war 
neben der englischen Version der Digi-
talen Sammlung  die Lizenzierung 
von über . Kunstwerken unter 
Creative Commons vor wenigen Wo-
chen ein Meilenstein. Beliebte Kunst-
werke des Städel Museums können 
jetzt für beliebige Zwecke herunter-
geladen, vervielfältigt, bearbeitet und 
geteilt werden. Darüber hinaus kön-
nen Externe – ob Kooperationspartner, 
Schulen, Bildungs- und Wissenschafts-
einrichtungen oder Plattformen wie 
Wikipedia – über eine OAI-Schnittstelle 
auf sämtliche Informationen aus der 
Digitalen Sammlung zugreifen. Die 
Covid--Pandemie hat uns – auf dras-
tische Art – bestätigt, welchen Mehr-
wert unsere digitalen Angebote bieten 
können, wenn ein physischer Besuch 
im Museum nicht möglich ist. Im Ap-

ril , als das Museum für Wochen 
geschlossen war, stiegen die Zugriff e 
allein auf die Digitale Sammlung um 
das Dreifache im Vergleich zum Vorjahr 
und die Verweildauer verlängerte sich 
um fast  Prozent. Viele Besucherin-
nen und Besucher sehnten sich nach 
Kunst, nach gedanklicher Zerstreuung 
und Inspiration, wie sie uns mitteil-
ten. Auch nach mehr als fünf Jahren 
der Digitalen Erweiterung des Städel 
Museums werde ich immer noch oft ge-
fragt, ob die digitalen Angebote nicht 
die Begegnung mit dem Original erset-
zen, das Publikum gar davon abhalten, 
selbst ins Museum zu kommen. Dabei 
ist es doch gerade umgekehrt, unsere 
digitalen Angebote ermöglichen eine 
Begegnung mit Kunst oft erst und füh-
ren eine breite Öff entlichkeit an kunst- 
und kulturhistorisches Wissen heran. 
Und wer mehr über ein Kunstwerk weiß, 
sucht schließlich auch die Begegnung 
mit dem Original. 

Philipp Demandt ist Direktor des 
Städel Museums

 »Kunstwerke für die digitale Welt sind ephemer«
 Fragen an Rainer Eisch

Mit dem Lockdown hat sich der 
Kunstmarkt vielfach ins Internet 
verlagert, da viele Galerien schlie-
ßen mussten und wichtige Kunst-
messen ausgefallen sind. Wie 
sieht der Online-Kunstmarkt 
nun aus? Welche Vorteile, welche 
Nachteile bringt der Markt im 
Netz mit sich?
Institutionen wie Museen oder Gale-
rien waren schon vor dem Lockdown 
in der digitalen Welt präsent und die 
digitale Vermittlung damit schon 
länger ein Teil der Arbeit von Gale-
rien, Museen und Institutionen. Der 
schmerzliche Wegfall der analogen 
Vermittlungswege hat nun zu einer 
intensiveren Nutzung der digitalen 
Möglichkeiten geführt und ab und an 
wurden für diese Kanäle neue Inhalte 
geschaff en. Bei Kunstverkäufen war 
von jeher der persönliche Kontakt 
mit den Käufern existenziell und ist 
nur sehr schwer durch einen Online-
Kunstmarkt zu ersetzen.
Online-Verkäufe sind naturgemäß 

viel einfacher abzuwickeln, wenn das 
Werk und der Künstler dem Sammler 
bekannt sind. Erst recht, wenn der 
monetäre Wert eines Werks und die 
möglichen Wertsteigerungen im Fo-
kus der Käufer stehen. Der Markt des 
Weiterverkaufs und der Auktionen 
hat hier also die Nase vorn. Der Teil 
des Kunstmarktes, in welchem idea-
lerweise eine Galerie eine Künstlerin 
vertritt und in langjähriger Vermitt-
lungsarbeit aufbaut, fußt zum großen 
Teil auf der direkten Begegnung und 
Auseinandersetzung mit dem Werk. 
Die persönliche Begegnung und 
Beziehung zu Sammlerinnen und 
Sammlern darf dabei nicht unter-
schätzt werden. Hier ist es um einiges 
schwieriger, den Verkauf ausschließ-
lich online abzuwickeln.

Die Präsenz für die bildenden  
Künstler im Internet wird immer 
wichtiger. Wie ist die Veränderung 
zu bewerten? 
Analog zu den Institutionen und Ga-
lerien waren bildende Künstlerinnen 
schon vor der Pandemie im Internet 

rege präsent. Man darf dabei nicht 
den Fehler machen, die künstleri-
schen Werke mit den Internetpräsen-
zen gleichzusetzen. Bis auf wenige 
Ausnahmen handelt es sich meist 
um Dokumentationen von Werken, 
welche die direkte Begegnung mit 
dem Werk nicht ersetzen können. Die 
dauerhafte Verschiebung der Auf-
merksamkeit ins Digitale birgt die 
Gefahr einer Nivellierung von Sehge-
wohnheiten.
Mehr noch, die digitalen Medien un-
terliegen einem gewissen formalen 
Zwang. Dies hat seinen Ursprung in 
der Technik, man kann z. B. nicht 
bestimmen, mit welchem Endgerät, 
welcher Formatierung oder Farbein-
stellung der digitale Inhalt betrachtet 
wird. 
Wird jedoch eine künstlerische Ar-
beit ausschließlich für das Internet 
geschaff en, ist es möglich, mit dem 
formalen Zwang künstlerisch um-
zugehen. Hier lauern aber schon 
die nächsten Fallstricke. Mitte der 
er Jahre haben einige Kolle-
ginnen und Kollegen angefangen, 

Werke für das World Wide Web zu 
schaff en. Ein Datenformat jener Zeit 
waren ShockWave-Dateien, spä-
ter Flash-Dateien, welche mittels 
Browser-Plugins betrachtet werden 
konnten. Selbst wenn diese Inhalte 
noch heute im Internet stehen, sind 
sie mit den meisten der heute übli-
chen Endgeräte nicht mehr sichtbar, 
weil die Technik oder Software nicht 
mehr verfügbar ist. Uns Künstlern 
muss deshalb immer bewusst sein, 
dass Inhalte und Werke, welche 
wir für die digitale Welt erschaff en, 
wahrscheinlich ephemer sind und 
in relativ kurzer Zeit verschwinden 
können.

Was gilt es jetzt für Künstler 
insbesondere zu beachten?
Die aktuelle Pandemie hat uns ge-
zeigt, wie vorteilhaft digitale Tech-
niken sein können, um in einem 
Ausnahmefall wie der aktuellen Pan-
demie das kulturelle Leben wenigs-
tens im Ansatz aufrechtzuerhalten. 
Dass nun die Künstlerverbände im 
Rahmen von NEUSTART KULTUR die 

berufl iche Stärkung und Entwicklung 
bildender Künstlerinnen und Künst-
ler im Bereich Digitalisierung fördern 
ist ein wichtiger Anfang. Wir müssen 
aber weiter denken. 
Nahezu in allen Bereichen der Kunst-
produktion greifen Künstlerinnen 
und Künstler heutzutage auf digital- 
und medienbasierte Werkzeuge zu-
rück. Dies kann sich auf die Entwurfs- 
und Entwicklungsprozesse beschrän-
ken, kann aber auch das Werk selber 
darstellen. Alle diese digitalen künst-
lerischen Arbeiten und Entwürfe un-
terliegen einer Software-Obsoleszenz 
und Alterung des Gesamtsystems.
Für die Gesellschaft stellt sich die 
politische Frage, wie wir dieses kul-
turelle Erbe erhalten und wie dies 
technisch zu meistern ist. Der Diskurs 
darüber muss breit aufgestellt sein, 
wünschenswert wäre eine gesamteu-
ropäische Strategie.

Rainer Eisch ist Bildender Künstler 
und engagiert sich ehrenamtlich beim 
Verwaltungsrat der VG Bild-Kunst und 
Stiftung Kulturwerk
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Sara Hoff mann, »Cherry Picking Paradise«, , Mixed-Media-Installation

FO
T

O
: K

H
M

/D
Ö

R
T

H
E 

B
O

X
B

E
R

G

museumpunkt
Digitale Strategien für das Museum der Zukunft

Wie werden Menschen in Zukunft im 
Museum entdecken, lernen und teil-
haben — und wie können digitale Tech-
nologien dazu beitragen? Die Leiterin 
von museumpunkt, Monika Hage-
dorn-Saupe, berichtet im Gespräch mit 
Maike Karnebogen, wie in dem Projekt 
gemeinsame digitale Angebote über 
Institutionsgrenzen hinweg erprobt 
werden. 

Maike Karnebogen: Frau Hage-
dorn-Saupe, Sie leiten das Ver-
bundprojekt museumpunkt für 
die Stiftung Preußischer Kultur-
besitz. Wodurch zeichnet sich das 
Projekt aus? 
Monika Hagedorn-Saupe: Bei mu-
seumpunkt untersuchen wir, wie 
digitale Instrumente für die Vermitt-
lung im Museum eingesetzt werden 
können. Das heißt, wir prüfen, wie 
wir die Arbeit im Museum digital un-
terstützen, ergänzen und erweitern 
können, z. B. durch Augmented Rea-
lity, Virtual Reality, aber auch durch 
intelligente Führungssysteme. Da ist 
eine ganze Menge möglich, was im 
Museumsbereich – zum einen aus 
Kostengründen, zum anderen, weil 
noch kaum Kenntnisse vorhanden 
sind – bisher wenig genutzt wird. 
Das Projekt ist ein Verbund von meh-
reren Partnern aus ganz Deutschland. 
Dazu gehören die Staatlichen Museen 
zu Berlin, die Stiftung Humboldt Fo-
rum im Berliner Schloss, das Deut-
sche Auswandererhaus Bremerhaven, 
das Deutsche Museum, die Fast-
nachtsmuseen Schloss Langenstein 
und Narrenschopf Bad Dürrheim 
und das Senckenberg Museum für 
Naturkunde Görlitz. Ziel ist es, dass 
das, was im Projekt entwickelt wird, 
durchgehend begleitet und möglichst 
breit nachgenutzt werden kann. Ein 
Beispiel ist die Virtual-Reality-An-
wendung Bodentiere vom Sencken-
berg Museum in Görlitz. Dort ist eine 
Anwendung entstanden, bei der die 
Betrachter auf die Größe eines klei-
nen Tieres zusammengeschrumpft 
werden und damit erfahren können, 
was im Boden unter unseren Füßen 
alles passiert. Ein weiteres Beispiel 
kommt aus dem Deutschen Museum 
in München, dem größten Technik-
museum in Deutschland. Im dortigen 
Labor wurde auf Basis der von der 
NASA veröff entlichten Daten der 
Mondgang virtuell nachvollziehbar 
rekonstruiert – ein ganz besonderes 
Erlebnis. Damit eine Nachnutzung 
durch Dritte möglich ist, sollen alle 
Entwicklungen möglichst Open Sour-
ce sein. Die Codes stehen über einen 
öff entlichen Account zur Verfügung. 
Das geht jedoch nicht immer, da es 
auch rechtliche Einschränkungen 
gibt. Aber auch andere Formen von 
Nachnutzung aus dem Projekt sind 
möglich, denn Museen, die noch 
nicht so viel Erfahrung haben, kön-
nen auf die ausführlichen, im Projekt 
gemachten und dokumentierten 
Erfahrungen zurückgreifen und so 
z. B. Arbeits- und Betreuungsaufwand 
vorab besser einschätzen.  

Wie gestaltet sich die gemeinsame 
Arbeit im Projekt? Wie werden die 
Ergebnisse ausgetauscht und zu-
gänglich gemacht?
Es gibt regelmäßig Verbundtreff en, 
aktuell virtuell, bei denen alle Partner 
zusammenkommen und sich über 
ihre Erfahrungen austauschen. Die 
Teams untereinander haben regelmä-
ßig Kontakt zu den verschiedensten 
Fragestellungen: Was kann ich bieten, 
dass sich schon von zu Hause auf den 
Besuch im Museum vorbereitet wer-
den kann? Wie kann ich den Besuch 
vor Ort unterstützen? Was kann ich 

im Nachhinein bereitstellen? 
Z. B. wird sich auch über Virtual-Rea-
lity-Brillen ausgetauscht: Wie müssen 
die Brillen gestaltet sein, wenn Kinder 
sie tragen? Sollten sie besser von der 
Decke aufgehängt sein, damit keiner 
über die Kabel stolpert? Sollten die 
Personen besser sitzen? Oder können 
sie damit umherlaufen? Diese Art von 
Erfahrungen, die bereits bei verschie-
denen Partnern gemacht wurden, 
werden ausgetauscht, so dass man 
zu einer gemeinsamen Empfehlung 
kommt. Zudem werden Workshops 
und thematische Veranstaltungen 
organisiert, mit denen nicht nur der 
Austausch untereinander angeregt 
wird, sondern auch ein interessiertes 
Fachpublikum angesprochen wird.

Welche Rolle spielen die Besuche-
rinnen und Besucher bei museum-
punkt? Wie treten Sie mit diesen 
in Kontakt?
Die spielen eine ganz wichtige Rolle. 
Denn das, was entwickelt wird, soll ja 
für die Besucherinnen und Besucher 
gut nutzbar sein. Das heißt, es gibt 
eine ganze Reihe von Besucherfor-
schungsprojekten im Rahmen des 
Projektes. Die Ergebnisse werden auf 
der Webseite von museumpunkt 
publiziert. Das Deutsche Auswan-
dererhaus hat beispielsweise eine 
physische Ausstellung und eine VR-
Anwendung nebeneinandergestellt. 
Die Besucher haben sie gebeten, sich 
beides anzuschauen und diese an-
schließend über ihre Erfahrungen 
befragt. In Corona-Zeiten muss das 
Feedback der Besucherinnen und 
Besucher vermehrt digital eingeholt 
werden. 
Bisher gab es auch eine ganze Rei-
he von Schulklassen, die vor Ort 
bestimmte Anwendungen getestet 
haben, beispielsweise für ein Spiel, 
das entwickelt wird. Von Designern 
wurden dazu bestimmte Figuren vor-
geschlagen, die in einer Runde mit 
Kindern getestet wurden. Die Ergeb-
nisse waren durchaus anders als das, 
was die Kuratorinnen und Kuratoren 
sich gedacht haben. Daran sieht man, 
wie wichtig es ist, von Beginn an bei 
der Entwicklung die Besucherinnen 
und Besucher einzubeziehen. Dieser 
Faktor ist im museumpunkt-Pro-
jekt ganz wichtig.

Das Projekt ist  gestartet und 
auf drei Jahre angelegt. Wie lautet 
Ihr Zwischenfazit bisher? Was läuft 
gut, wo gibt es noch Erweiterungs-
bedarf?
Zunächst ist die gute Nachricht, dass 
das Projekt aufgrund der momen-
tanen Bedingungen mit NEUSTART 
KULTUR-Mitteln ein weiteres Jahr bis 
Ende  gefördert wird. Gerade in 
den letzten Monaten hat man gese-
hen, dass digitale Angebote auch im 
Museumsbereich extrem wichtig sind 
und noch viel mehr passieren muss, 
damit Museen in breitem Maße in die 
Lage versetzt werden, das, was durch 
digitale Technologien heute bereits 
möglich ist, auch anwenden und ein-
setzen zu können. Wir wissen, dass 
hierfür ein Jahr eigentlich zu kurz ist. 
Das Entwickeln von Prototypen, das 
Testen mit Partnern, die Dokumen-
tation, das Weiterentwickeln, dieser 
iterative Vorgang dauert bei größeren 
Entwicklungen und Anwendungen. 
Es sind sehr arbeitsintensive Schritte. 
Da ist ein Jahr im Grunde genommen 
nichts. 
Was z. B. auch noch fehlt bzw. was es 
erst in Ansätzen gibt, ist eine Art Ser-
viceplattform, auf der interessierte 
Museen die Tools und Instrumente, 
die Anleitungen und Informationen 
fi nden, die sie dann nutzen können. 

Letztendlich geht es doch auch dar-
um, dass kleine Museen unterstützt 
werden sollen, die so etwas sonst gar 
nicht allein hinbekommen könn-
ten. Deshalb haben wir auch dieses 
Spektrum an Partnern im Verbund, 
von Klein bis Groß. Es soll nicht nur 
etwas entstehen, was für große Mu-
seen ist, sondern etwas, was auch von 
vielen kleinen nachgenutzt werden 
kann. 

Wie sieht das Museum der Zukunft 
aus?
Auf jeden Fall hybrid. Kern eines 
Museums und der Museumsarbeit ist 
die Sammlung: die Objekte, die das 
Museum hütet, mit denen Geschich-
ten erzählt werden, die Vergangenheit 
vermitteln und Diskussionen über 
Lebensweisen ermöglichen, Kunst-
erlebnisse erlauben und, und, und. 
Aber wenn wir sehen, wie sich unsere 
Gesellschaft heute entwickelt hat und 
weiterentwickelt – mal von Corona 
abgesehen –, unsere Alltagsarbeits-
mittel werden mehr und mehr digital. 
Die Austauschmöglichkeiten werden 
das auch, die Erwartungen der Nutzer 
ändern sich. Ein Museum der Zukunft 
muss unbedingt diese digitalen Kom-
ponenten und Arbeitsweisen als Teil 
der eigenen Arbeit sehen. Die Chan-
cen des Digitalen sehe ich auch darin, 

die vorherigen Grenzen eines Muse-
ums zu durchbrechen. Z. B. die starke 
Ortsgebundenheit. Mit Schulen kann 
beispielsweise in einen digitalen Dia-
log getreten werden. Oft scheitert es 
schon daran, eine Fahrt in ein etwas 
weiter entfernt gelegenes Museum zu 
organisieren, einen Schulbus zu mie-
ten etc. Dies kann mit dem Aufbau 
einer digitalen Plattform, mit Online-
Ausstellungen und -Workshops 
überbrückt werden. Das heißt, wir 

erweitern unseren Raum als Museen 
ganz massiv. Und das ist eine absolute 
Notwendigkeit.

Vielen Dank.

Monika Hagedorn-Saupe ist 
Verbundkoordinatorin und Gesamt-
leiterin von museumpunkt bei der 
Stiftung Preußischer Kulturbesitz. 
Maike Karnebogen ist Redakteurin von 
Politik & Kultur

ZU DEN BILDERN

Von der Auseinandersetzung mit der 
vielschichtigen Bedeutung der Palme 
oder der Urbanisierung von National-
parks bis hin zu Werken, die in indi-
viduellen wie kollektiven Geschich-
ten auf die aktuelle gesellschaftliche 
und politische Situation Kolumbiens 
Bezug nehmen – die Arbeiten der Ab-
solventinnen und Absolventen  
der Kunsthochschule für Medien in 
Köln (KHM) sind abwechslungsreich 

– sowohl inhaltlich als auch in ihrer 
medialen Umsetzung und Präsenta-
tion. 

Da die Coronakrise das große Mit-
einander beim KHM-Rundgang zum 
Ende des Sommersemesters, bei dem 
Studierende aller Semester normaler-

weise ihre Arbeiten gemeinsam zeigen, 
unmöglich gemacht hat, suchte die 
KHM andere Wege einer Präsentation: 
Vor Ort, in der Stadt und im Netz wur-
den Diplomarbeiten und ein Begleit-
programm aus Seminarergebnissen 
präsentiert. Dadurch entstand unter 
anderem die Gelegenheit, sich auf 
einzelne künstlerische Werke zu fo-
kussieren, die in größerem Umfang in 
Einzelausstellungen gezeigt wurden. 
Einen Einblick in die Arbeit von elf 
Diplomandinnen und Diplomanden 
fi nden Sie im Schwerpunkt von Politik 
& Kultur auf den Seiten  bis . Viel 
Spaß beim Entdecken. 

Mehr zu der Ausstellung und wei-
teren Diplomarbeiten: bit.ly/Hxxmf
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Orientiert an der Bauhauspädagogik
Ausbildung in den medialen und digitalen Künsten 

KERSTIN STUTTERHEIM

D erzeit sind insbesonde-
re Künstlerinnen und 
Künstler, aber auch ihr 
Publikum von den anhal-
tenden Abstandsregeln 

zur Eindämmung der Corona-Pandemie 
betroff en. Dies kann nicht oft genug 
wiederholt werden. Der Ausbruch der 
Pandemie und die Reaktionen dar-
auf haben viele Kulturereignisse und 
künstlerische Veranstaltungen zu-
nächst unmöglich gemacht. Digitale 
Angebote schienen eine probate Alter-
native, auch für die Lehre. Doch Kunst 
und die Auseinandersetzung mit ihr, 
der Genuss und die Bereicherung, die 
von ihr ausgehen, braucht die konkrete 
physische Erfahrung. Der Mensch ist 
ein soziales Wesen, wie während der 
letzten Wochen und Monate immer 
wieder betont wurde. Menschen sind 
aber auch sensorische Wesen. Beides 
kann man uns nicht abtrainieren. 

An der Kunsthochschule für Medien 
(KHM) studieren derzeit knapp  jun-
ge Künstlerinnen und Künstler aus den 
verschiedensten Regionen dieser Welt. 
Das Diplomstudium »Mediale Künste« 
wird als neunsemestriges grundstän-
diges Studium und als viersemestriges 
postgraduales Studium angeboten, im 
internationalen Kontext mit einem 
Master of Fine Arts vergleichbar.

Die KHM will künstlerische Talente  
fördern und die Studierenden auf die 
breiten Anforderungen und Chancen 
im Bereich der medialen Künste vor-
bereiten. Um dies zu erreichen, wird 
eine Kombination von Grundlagen-
seminaren, Fachseminaren und Pro-
jektarbeiten angeboten. Insbesondere 

die Arbeit an konkreten Projekten ist 
zentral. Dieses Konzept orientiert sich 
an der Bauhauspädagogik, die schon 
vom Zusammenwirken handwerkli-
cher Fähigkeiten, der Entfaltung des 
künstlerischen Talents, konkreten 
Projektarbeiten und einer frühen Form 
künstlerischer Forschung geprägt war. 
Die Lehre ist von einem Ineinander-
wirken von theoretischen und prakti-
schen Lehrangeboten geprägt, die auf 
das Projektstudium vorbereiten, dieses 
einbetten und bis zum Diplom führen. 
Es wird kein striktes Curriculum vorge-
geben, sondern die Studierenden ermu-
tigt, sich die Schwerpunkte, Seminare 

und Projekte so zu wählen, dass sie die 
Entfaltung ihrer Talente bestmöglich 
unterstützen. Mit der Verwendung des 
Begriff s »Mediale Künste« soll zum 
Ausdruck gebracht werden, dass in 
der Lehre an der KHM die Künste im 
medialen Kontext in einem Dialog zu 
»analogen« Künsten stehen, auf diesen 
basieren, mit diesen zusammenwirken 
oder sich zumindest ergänzen und dies 
theoretisch refl ektiert wird. Auch die 
Virtualität braucht die Erfahrung von 
Realität, um sich zu ihr ins Verhältnis 
setzen zu können und einen neuen, 
künstlerischen Interpretationsraum 

zu eröff nen. Dies gilt für die Künst-
lerinnen und Künstler ebenso wie für 
das Publikum oder die Nutzerinnen 
und Nutzer. Die KHM versteht sich als 
eine Hochschule, die Studierende vor 
allem zu einer konzeptionellen Kunst 
anregen möchte. 

Unser Ziel ist es, künstlerische 
Talente zu fördern, die einen thema-
tischen Zugang zur Welt und deren 
künstlerischen Refl exion wählen. Um 
die Studierenden in der Entfaltung ih-
rer Talente und der ebenfalls notwen-
digen Entwicklung von Kompetenzen 
und Fertigkeiten zu befähigen, werden 
gleichwertig drei grundlegende Berei-
che vermittelt: die ästhetische Kom-
petenz, kunstgeschichtliches Wissen 
in seiner Breite und handwerkliche Fä-
higkeiten – einschließlich der Beherr-
schung digitaler Technologien, welche 
die Entfaltung von Talent im Bereich 
der medialen Künste ermöglichen. Äs-
thetische Kompetenz ergibt sich auch 
aus einer haptischen Erfahrung von 
»analogen« Künsten, handwerkliche 
Fähigkeiten erwachsen aus einer re-
alen physischen Kenntnis von Mate-
rialien und Prozessen. Diese Grund-
kompetenzen sind untrennbar und 
werden entsprechend interdisziplinär 
angeboten. Um auf internationale Ent-
wicklungen im Bereich der digitalen 
Kunstausübung genauer einzugehen, 
planen wir zukünftig stärker als bisher, 
auch Virtual Reality und Augmented 
Reality anzubieten, ebenso wie den 
Bereich der künstlerischen Forschung 
auszubauen. Künstlerische Forschung 
kann dazu beitragen, die künstlerische 
Tätigkeit auch gesellschaftlich und zu-
kunftsweisend einzubringen. So ist es 
möglich, ohne die Kunst zu theoreti-

sieren, mit künstlerischen Mitteln auf 
eine besondere Art und Weise auf die 
erlebte Wirklichkeit und den Zustand 
der Gesellschaft zu reagieren. Künst-
lerinnen und Künstler leisten eine 
wissenschaftliche und rationale, fak-
tenbasierte Auseinandersetzung mit 
Gegebenheiten und erlebter Wirklich-
keit mit künstlerischen Mitteln. Auf 
diese Weise kann ein Verständnis für 
wissenschaftliche Erkenntnisse er-
reicht werden, indem unter anderem 
die emotionale Intelligenz angespro-
chen wird. Abstrakte Aspekte werden 
auch für Menschen vorstellbar und 
erfahrbar, die unter Umständen nicht 
den Erfahrungshorizont mitbringen, 
um eine wissenschaftliche Publikation, 
Statistiken und Ähnliches zu ihrer All-
tagserfahrung in Beziehung zu setzen. 
Mit künstlerischer Forschung kann die 
Limitierung des geschriebenen und 
gesprochenen Wortes erweitert wer-
den. Es handelt sich bei dieser Vorge-
hensweise nicht um Illustrationen, es 
geht um eine wissenschaftliche Aus-
einandersetzung mit künstlerischen 
Mitteln. Insbesondere im Bereich der 
Auseinandersetzung mit den Folgen 
des Klimawandels kann die künstleri-
sche Forschung einen Beitrag leisten. 

Unsere Studierenden haben oft, ins-
besondere im postgradualen Studium, 
zuvor Erfahrungen im Bereich Kunst 
und Kultur sammeln können. Über Ver-
anstaltungen, wie den Rundgang oder 
das Showcase, aber auch über Veran-
staltungen mit eingeladenen Gästen 
werden die Studierenden auf die Ar-
beitswelt vorbereitet. Nicht minder 
wichtig sind die Professorinnen und 
Professoren, die überwiegend weiter-
hin selber künstlerisch wirken, wie auch 

Kooperationen mit Institutionen in der 
Region und darüber hinaus, um unsere 
Absolventinnen und Absolventen auf 
die Situation nach dem Studium vor-
zubereiten. Viele unserer Absolventin-
nen und Absolventen wurden bereits 
für ihre Abschlussarbeit mit einem Ar-
beitsstipendium, einer Residency, einer 
Ausstellung, Performance, Festivalteil-
nahmen und Preisen aller Art geehrt. 
Durch die Breite der Ausbildung, die 
es den Studierenden ermöglicht, ihre 
Talente zu entfalten und sich entspre-
chende Fertigkeiten anzueignen, sind 
sie befähigt, sich den Entwicklungen 
im künstlerischen Bereich anzupas-
sen, sich entsprechend einzubringen 
und auf Veränderungen kreativ zu re-
agieren. Zumal die meisten nach dem 
Studium in ihre Heimatregionen zu-
rückkehren, wo die Situation jeweils 
sehr unterschiedlich – insbesondere zu 
der in der Bundesrepublik – ist. Andere 
arbeiten an internationalen Projekten 
mit oder orientieren sich überregional. 
So reicht das Spektrum der Arbeiten un-
serer Absolventinnen und Absolventen 
von Ausstellungen und Publikationen, 
Performances, Spiel-, Dokumentar- und 
Animationsfi lmen, interdisziplinärer 
Medienkunst und Fotografi e, über ein 
Release auf einem international an-
erkannten Label, Installationskunst 
bis hin zum Promotionsstudium mit 
entsprechendem Stipendium. Einige 
arbeiten in Agenturen, andere in ge-
meinsamen Projektbüros, viele unab-
hängig und freischaff end. 

Kerstin Stutterheim ist seit April 
Rektorin der Kunsthochschule für 
Medien Köln (KHM) und Professorin 
für künstlerische Forschung

Trugbild oder Zukunftsperspektive?
Digitales Engagement

SERGE EMBACHER

W as ist digitales Engagement? 
Diese Frage wird immer wie-
der gestellt, wenn es darum 

geht, den Zusammenhang von digita-
lem Wandel und bürgerschaftlichem 
Engagement zu verstehen. Eigentlich 
ist sie aber falsch gestellt oder miss-
verständlich. Denn die Frage nach dem 
digitalen Engagement suggeriert, dass 
es hier eine besondere digitale Quali-
tät gäbe. Doch gibt es diese im Grunde 
nicht. Selbst wenn Computer und In-
ternet verwendet werden, bleibt doch 
das Engagement immer eine freiwillige, 
unentgeltliche, gemeinwohlorientier-
te und kooperative Handlungsweise, 
die sich als solche nicht digitalisieren 
lässt. Das gilt auch für die Aktivistin 
von Fridays for Future oder den Hacker-
Spezialisten vom Chaos Computer Club, 
bei denen man vielleicht am ehesten 
digitales Engagement vermuten wür-
de. Beide nutzen zwar – im Gegen-
satz etwa zu den »Grünen Damen« 
im Krankenhaus oder ehrenamtlicher 
Hausaufgabenhilfe – technische Tools 
wie Social-Media-Kanäle oder Chat-
Foren und Kollaborationsplattformen. 
Doch ihr Engagement als solches bleibt 
»analog« wie eh und je. Ganz körperlich 
sitzen sie vor ihren Computern und ko-
ordinieren gemeinsam mit anderen ihr 
Engagement für Klimaschutz und Netz-
sicherheit. Sie benutzen zwar digitale 
Technik, doch ihr Engagement ist nicht 
weniger real als das im Offl  ine-Modus. 
Das Angewiesensein auf unseren Körper, 
die schlichte Tatsache, dass wir irgend-
wo sein müssen, um etwas zu tun, hält 
auch die technikaffinsten Engagier-

ten in einer analogen Beziehung zum 
Raum-Zeit-Kontinuum und zu ihren 
Mitmenschen, mit denen sie zwar dank 
Internet über beliebige Distanzen in 
Echtzeit kommunizieren können, die 
aber ebenso wie sie an physische Prä-
senz oder Nicht-Präsenz gebunden 
bleiben. Anders gesagt: Solange wir 
den menschlichen Körper nicht à la 
Raumschiff  Enterprise in einen Punkt-
schwarm verwandeln und in derselben 
Sekunde an einen anderen Ort beamen 
können, wird auch das bürgerschaftli-
che Engagement immer eine »analoge« 
Tätigkeit bleiben müssen.

Ist diese simple Feststellung einmal 
akzeptiert, lässt sich gleich viel leichter 
über den Zusammenhang von Digitali-
sierung und Engagement diskutieren! 
Denn jetzt können wir die Chancen des 
digitalen Wandels für Engagement und 
Zivilgesellschaft beschreiben, ohne die 
»Digital Natives« gegen die »Digital Im-
migrants« oder auch »Digital Ignorants« 
ausspielen zu müssen. Vielmehr kann 
man dafür werben, dass digitale Technik 
enorme Vorteile für die Organisation des 
Engagements und die damit verbunde-
nen Kommunikationsverhältnisse be-
reithält. Es wäre wenig hilfreich – und 
es wird auch kaum noch getan –, dies 
infrage zu stellen. Zudem kann man, von 
der anderen Seite betrachtet, die Proble-
me und Herausforderungen, die mit dem 
digitalen Wandel ebenfalls verbunden 
sind, in den Blick nehmen, ohne gleich 
in Kulturpessimismus zu verfallen. Bür-
gerschaftliches Engagement, so könnte 
der Ausgangspunkt der Diskussion über 
Wohl und Wehe der Digitalisierung lau-
ten, kann durch elektronische Medien 
einen wesentlichen Schub erfahren, 
wenn man die damit verbundenen Zu-
kunftsperspektiven richtig einschätzt.

Im Einzelnen könnte die Diskussion 
wie folgt aussehen. Um digitale Mög-
lichkeiten zur Organisation und Unter-
stützung von bürgerschaftlichem Enga-
gement zu nutzen, bedarf es zunächst 
eines gewissen Maßes an digitaler 
Kompetenz. Haupt- und Ehrenamtli-
che in gemeinnützigen Organisationen 
benötigen Wissen und Qualifi kation – 
Wissen über die Funktionsweise eines 
Computers, Wissen über die Gestaltung 
von Videokonferenzen via Zoom, Jitsi, 
Teams, Wissen über die Nutzung von 
Projektmanagement-Tools wie Trello, 
oder Slack. Zur digitalen Kompetenz 
gehört neben dem Anwendungswissen 
aber noch ein refl exives Wissen, das 
es dem oder der Einzelnen ermöglicht, 
ein souveränes Verhältnis zur Welt 
des Digitalen zu gewinnen. Nur weil 
»alle« Facebook, Twitter oder Whats-
App nutzen, muss das für mich nicht 
unbedingt sinnvoll sein. Und wenn ich 
diese Dienste benutze, sollte ich sehr 
genau wissen, was dabei mit meinen 
Daten passiert und welche Rechte und 
Einfl ussmöglichkeiten ich habe. Die 
Diskussion über digitale Kompetenz 
zieht außerdem die Frage nach Mög-
lichkeiten der digitalen Teilhabe für alle 
Menschen nach sich. Aus der digitalen 
Spaltung, die ziemlich genau entlang 
der sonstigen sozialen Spaltungen in 
unserer Gesellschaft verläuft, erwächst 
ein Auftrag an die Politik, dem diese 
bislang nur unzureichend nachgekom-
men ist.

Eine weitere Debattenbaustelle im 
digitalen Wandel ist die Frage nach 
den Entwicklungspotenzialen für ge-
meinnützige Organisationen. Viele 
Vereine, Verbände und Initiativen ha-
ben sich längst auf den Weg gemacht, 
das Thema Digitalisierung strategisch 

zu denken und zu überlegen, wie man 
mittels Computertechnik die inneren 
Abläufe, die Außenkommunikation und 
das Ehrenamtsmanagement – sprich 
die Gewinnung und Bindung von En-
gagierten – verbessern könnte. Viele 
andere jedoch bewegen sich hier hin-
gegen noch auf einer Terra Incognita 
oder haben nicht die Ressourcen wie 

Hardware, Software, kundiges und 
technikaffi  nes Personal, die erforder-
lich sind, um im digitalen Wandel wei-
terzukommen. 

Auch hier wäre die Politik in Bun-
destag und Bundesregierung gefordert, 
beispielsweise indem man die zuwen-
dungsrechtlichen Bedingungen bei der 
Förderung von Projekten so ändert, 
dass bei jedem Projekt eigens Mittel 
für die Digitalisierung des Projektträ-
gers selbst bereitgestellt werden kön-
nen. Und hier wäre auch ein wichtiger 
Ansatzpunkt für die bessere Vernet-
zung gemeinnütziger Organisationen 
untereinander – Stichwort Online-
Plattformen.

Außerdem wäre es, um noch zwei 
weitere Aspekte zu benennen, wich-
tig, sich um die Themen Datenschutz 
und Datensicherheit sowie Demo-
kratieentwicklung zu kümmern. Die 
Datenskandale der letzten Jahre und 

die Diskussion über die Datenschutz-
grundverordnung (DSGVO) haben zwar 
die Sensibilität gesteigert, doch gilt die 
Sicherheit von Daten und damit auch 
der Schutz von Organisationen und 
Personen vor Missbrauch immer noch 
als Fall für Fachleute und »Beauftrag-
te«. Ebenso wurde die Debatte über die 
Kultur der öff entlichen Kommunika-
tion im Internet bislang nicht mit der 
nötigen Intensität geführt. 

Die fantastischen Möglichkeiten der 
»Many-to-many-Kommunikation« im 
Internet, die jeden Empfänger zum po-
tenziellen Sender machen und damit 
die demokratiepolitischen Verheißun-
gen der Brecht’schen Radiotheorie in 
den Bereich des technisch Möglichen 
geraten lassen, werden allzu oft in zer-
störerischer Absicht genutzt. Soziale 
Medien werden zu »asozialen« Medien, 
wenn sie – was mittlerweile sehr häu-
fi g geschieht – für demokratiefeindli-
che Umtriebe genutzt werden und als 
billige Instrumente der Verbreitung 
von Hass und Hetze oder oft auch ha-
nebüchenem Schwachsinn genutzt 
werden. Hier liegt eine Aufgabe für 
alle gemeinnützigen Organisationen, 
nicht nur für diejenigen, die sich dem 
»Kampf gegen Rechts« verschrieben 
haben. 

Fazit: Wenn man den Zusammen-
hang von digitalem Wandel und bür-
gerschaftlichem Engagement richtig 
versteht, dann kann die Diskussion 
darüber zu einer Weiterentwicklung 
der Zivilgesellschaft als Eckpfeiler der 
Demokratie führen. Aber nur dann!

Serge Embacher ist Leiter des Projekts 
»Digitalisierung und Engagement« 
beim Bundesnetzwerk Bürgerschaft-
liches Engagement 

Die Frage nach dem 
digitalen Engagement 
suggeriert, dass es hier 
eine besondere digi-
tale Qualität gäbe. 
Doch gibt es diese im 
Grunde nicht

Künstlerische 
Forschung kann dazu 
beitragen, die künst-
lerische Tätigkeit 
auch gesellschaftlich 
und zukunftsweisend 
einzubringen
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Der Lockdown ist analog
Und fast alles andere auch

ARMIN CONRAD

M eine Atemschutzmaske ist aus drei-
lagiger Baumwolle plus antibakteriel-
le und antivirale Nanosilberbeschich-
tung. Sie übersteht nach Angaben des 
Herstellers dreißig -Grad-Wäschen. 
Der Schutz, den ich zwischen mir und 
anderen aufbaue, ist ein analoger 
Schutz.
Das Wattestäbchen, welches der Dok-
tor für den Test in meinem Rachen 
hin- und herdreht, ist auch: analog. 
Das Covid--Virus, nanowinzig zwar, 
aber es besteht aus analogen Mole-
külen.
Leute sagen, zur Bewältigung der 
Corona-Pandemie brauchen wir eine 
beschleunigte Digitalisierung. Vorher 
hätten wir das auch schon gebraucht, 
aber jetzt erst recht. Das sagen Leute. 
Es ist bloß so, das, was uns in unser 
Leben immer wieder reingrätscht, seit 
wir mit dem Virus leben müssen, das 
ist analog. 
Die Einschränkungen für alle Men-
schen während der letzten sechs Mo-
nate, die Versammlungsverbote, die 
Armbeuge-Nies-Etikette, die geistig-
moralische Zweckentfremdung des 
Ellenbogens für die allgemeine Ver-
ständigung und andere Verhaltensri-
tuale – sorry, aber etwas Digitales ist 
das nicht.
All die Zumutungen, die wir uns auf-
erlegen ließen, die uns bei unseren 
Begegnungen zu wendigen Wieseln 
und Abstand zu Anstand machten, 
die Sicherheitskonzepte bei Veran-
staltungen, der Sport ohne Zuschauer 

– all das hat mit der Quarantäne eines 
gemeinsam: Es ist analog.
Auch das, sicher erst durch Digita-
lisierung mögliche Homeoffi  ce ist … 
Entscheiden Sie selbst!

Zoom, BigBlueButton, Teams sind 
verheißungsvolle Namen für digitale 
Produkte, die uns zueinanderbringen. 
Aber das Leben, das wir kommunizie-
ren, bleibt analog. Es ist die wichtigs-
te Erkenntnis infolge der Erfahrungen 
mit der Pandemie. Vorher wäre uns 
das wohl nicht so aufgefallen.
Nicht, dass wir darunter ausschließ-
lich leiden. Nein, die schockierende 
Erfahrung der Menschheit, einem 
Mikroorganismus ausgesetzt zu sein, 
schaff t auf eine wundersame Weise 
Raum für Verheißungen, die noch 
Anfang März als unrealistisch abge-
tan worden wären. Plötzlich sind sie 
mehrheitsfähige Fantasien, ernst zu 
nehmende Visionen.
Sie formen sich – man wischt sich 
über die Augen – zu Konzepten. Wie 
leben? Wie arbeiten? Wie wohnen? 
Die Antworten gleich dabei: humaner, 
sozialer, irgendwie langsamer, be-
wusster.
Und die Digitalisierung steht auf die-
ser Diskurs-Party etwas gedankenver-
loren herum, weiß nicht so genau, ob 
in ihrem Glas noch Champagner oder 
schon Wasser und ob es halbvoll oder 
halbleer ist. Und sie denkt, pardon, 
ihre Algorithmen rechnen, dass sie 
sicher noch gebraucht werden.
Aber die wirklich bewegenden Denk-
muster sind analog. Die Buchhalter 
in den Institutionen und Konzernen 
spitzen die Bleistifte. Man braucht 
vielleicht künftig gar nicht mehr so 
viel Büroraum. Städte könnte man 
ganz anders gestalten. Stadtplaner 
müssen umdenken. Lebenswertigkeit 
in die Betonmonster. Wohnungsbau 
neu erfi nden, Schluss mit Drei-Zim-
mer-Küche-Bad.
Und noch mehr: Plötzlich ist der 
ländliche Raum wieder da. Wenn ich 
doch nicht jeden Tag zur Arbeit muss: 
Es gibt schöne Häuser im Hunsrück 

und in der Uckermark.
Wollen wir das wirklich? Beschaff t 
uns das Virus die Erlösungen aus 
der gedanklichen Gefangenschaft 
innerhalb der Verdichtung, der Glo-
balisierung, des Wachstums? Laufen 
wir neuen Verwirrungen hinterher? 
Tappen wir in die nächste Falle?
Vielleicht sind die Debatten rich-
tig, vielleicht sind sie falsch. Es eint 
sie eines: Die Fragestellungen, die 
darin vorangetrieben werden, sind 
tiefanalog. Analog, da denkt man an 
Röhrenfernseher und Wartezimmer 
in Einwohnermeldeämtern, an Rück-
ständiges, das manchmal romantisch 
verklärt wurde. Doch die Debatte 
dreht sich.
Es geht nicht allein um neue Konzep-
tionen und Visionen. Es geht um sehr 
grundsätzliche Fragen: Was befähigt 
uns, empört zu sein? Wie drückt sich 
unsere Empörung aus? In Shitstorms? 
Ja, auch in Shitstorms, aber: Wir 
schauen in die Augen verängstigter 
Polizisten auf einer Reichstagstreppe. 
Empörung über die Empörung. Es ist 
unsere analoge Existenz und die Sor-
ge um sie, die das erzeugt, nicht die 
digitalen Tools und Treiber, die zwei-
fellos auch mitwirken. Die Einsichten 
in Notwendigkeiten von Maßnahmen, 
Einschränkungen, Zumutungen: Das 
Analoge wird gefordert – und es ant-
wortet analog. 
Mag sein, dass es jetzt manchen 
nervt: Das Analoge ist der Kern von 
Kultur. Einer Kultur, zu der sich 
Menschen berufen, ja, auch genötigt 
sehen. Die Anstrengungen von Künst-
lern, auch in dieser Zeit ihre Kunst zu 
zeigen, sind nur so zu erklären. Die 
Tools der Digitalität sind hilfreich, 
mehr nicht. Der innere Dialog, in den 
das Virus die Gesellschaften zwingt, 
ist ein analoger Dialog.
Bevor das Virus kam, wurde viel 

Mühe darauf verwendet, die Opti-
onen digital organisierten Lebens 
in Nützlichkeiten zu übersetzen. 
Wir erinnern uns an digitalisierte 
Milchkannen, die ethisch getränkten 
Diskurse über selbstfahrende Autos, 
wir schwärmten von intelligenter 
bürgerfreundlicher Bürokratie. Digi-
tal organisierte Lieferketten wurden 
gedanklich von Branche zu Branche, 
von Lebensbereich zu Lebensbereich 
geschoben, stets angereichert mit 
smarten Botschaften. Es ging um die 
Optimierung der Beziehung zwischen 
Suppliern und Konsumenten, die zu 
mehr Profi t, zu mehr Marktmacht und 
am Ende auch zu mehr Macht führt. 
Dieser Diskurs war der dickste Treib-
riemen für den digital organisierten 
blauen Planeten, der Motor der 
sozialen Netzwerke, der Facebooks, 
TikToks, Instagrams und Twitters 
dieser Welt.  Entwickler in Silicon 
Valley dressieren mit ihren Softwares 
die ganze menschliche Kultur. For a 
better planet, for a better life – wir 
kennen die blankgewienerten Sätze 
der Masterminds dort, wo gerade die 
Wälder brennen. Die, die so viel über 
menschliche Vulnerabilität wissen 
und ihre Algorithmen danach bauen. 
Die Ausblühungen inspirierten auch 
die Welt gleich nebenan: Hollywood. 
Blade Runner, Matrix, Robocop … 
Und: Mitten im Gedankendschungel 
von Verheißung, Bedrohung und 
Zweifel entstanden Koketterien: 
Wenn die Menschheit die Klimakrise 
nicht stemmt, könnte da nicht eine 
digitale starke Künstliche Intelligenz 
die Sache übernehmen?
Möglich, dass die Menschheit in den 
letzten Monaten begriff en hat, dass 
das großer Quatsch ist. Das Virus ist 
ein großer Pädagoge.
Das kulturelle Wesen Mensch lässt 
sich nicht in binäre Rechenprozesse 

übersetzen. Es wird nicht zum Algo-
rithmus, die Leitlinien menschlichen 
Handelns sind und bleiben durch 
seine, vom biologischem Stoff wechsel 
geführte, analoge Existenz defi niert.
Man kann Homeoffi  ce gut fi nden 
oder nicht. Aber die Entscheidungen 
darüber gründen sich auf das Analoge. 
Man kann feststellen, es braucht mehr 
Fahrradverkehr. Bessere Luft, weniger 
Stress, lebenswertere Städte. Alles 
analog!
Dienstreisen, braucht man die wirk-
lich? Aber Urlaub! Viele haben viel 
Geld gespart in diesem Jahr. Es zu 
zählen, da hilft der Algorithmus, aber 
entscheiden wollen wir selbst. 
Die Digitalisierung wird nicht krank, 
niemals, wohl aber wir. Auch für diese 
Einsicht: Danke, Corona. Da darf man 
an Impfung denken und an Impfgeg-
ner, aber es geht um mehr: Gesund-
heit als Plattform für die Ausübung 
staatlicher Macht. Gesundheitssyste-
me human, demokratisch und zivilge-
sellschaftlich vertretbar zu gestalten. 
Es wird eine tiefanaloge Aufgabe sein. 
Künstliche Intelligenz an Operations-
tisch und Krankenbett wird da wenig 
oder gar nicht helfen können.
Man darf aber nichts verwechseln. 
Analoge Gedanken sind keine sanften 
Gedanken. Sie sind auch keine Pos-
tulate für eine bessere Welt. Fahrrad-
Highways, autofreie Innenstädte, 
Urban Gardening, Homeoffi  ce. Analog 
bleibt analog, im Guten wie im weni-
ger Guten. Rücksicht ist eine humane 
Eigenschaft, kein digitales Programm.
Das Virus hat uns gelehrt, zur Not 
wird abgeschaltet, das am meisten 
Systemrelevante sicher zuletzt. Lock-
down, nein, angenehm ist das nicht. 
Aber analog, sehr analog! 

Armin Conrad leitete von  bis  
das sat-Magazin Kulturzeit
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Martin Kohlstedt live
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»Der Eichsfelder in mir hat geholfen«
Martin Kohlstedt über musikalischen Diskurs und ostdeutsche Mentalität

Sowohl die Musikszene feiert Martin 
Kohlstedt – er ist in fünf Kategorien für 
den Opus Klassik, den Nachfolgepreis 
des Echo, nominiert – als auch Presse 
und Kritiker loben ihn – er »renoviere 
die Klassik«, schreibt Die Zeit. Der ge-
bürtige Eichsfelder hat sich das Klavier-
spielen selbst als Entspannung nach der 
Schule angeeignet. Später gab er nicht 
nur während des gemeinsamen Studi-
ums an der Bauhaus-Universität The-
resa Brüheim Klavierstunden, sondern 
begann seine musikalische Laufbahn 
am Erfurter Zughafen. Über zehn Jahre 
später kommen beide in Weimar zu-
sammen und sprechen über Kohlstedts 
Musik, sein eigenes Label, den Diskurs 
mit sich selbst, thüringische Wurzeln 
und ostdeutsche Leistungsmentalität. 

Theresa Brüheim: Martin, du bist 
Musiker, Pianist und Komponist – 
aber keines deiner Stücke ist abge-
schlossen, stattdessen entwickelst 
du sie immer weiter und weiter. 
Welcher Ansatz steht dahinter?
Martin Kohlstedt: Als -Jähriger 
habe ich nach der Schule das Klavier 
für mich entdeckt. Ich hatte einen 
sehr meditativen Ansatz. Ich habe 
nur einzelne Noten aneinanderge-
setzt – ohne Unterricht, ohne alles. 
Damals habe ich das allererste Stück 
begonnen, welches heute  Jahre alt 
ist und noch weiterentwickelt wird. 
Es ist ein Prozess. Dabei muss ich ins 
Gespräch mit mir selbst kommen, und 
das kann unmöglich absolut verlau-
fen. Ich bin ein -jähriger Künstler 

– ich muss erst mal diese Bezeichnung 
Künstler für mich ernst nehmen. Ich 
mag den Zweifel, ich mag das Ein-
beziehen von Scheitern und ich mag 
es, meine Stücke jedes Mal von einer 
neuen Perspektive zu betrachten. 
Dadurch bleiben Variablen off en – so 
sollte es mit allen Gesprächsthemen 
sein, sie sollten dauerhaft fl üssig 
bleiben. 

Ein Stück wird auch auf jedem 
Konzert live weiterentwickelt – im-
mer anders. Wie funktioniert das?
Über ein paar Minuten begebe ich 
mich sehr bewusst in einen Song. Die 
rechte Gehirnhälfte kontrolliert erst 
mal komplett. Ich beginne wieder-
holend auf einem Motiv, bis es ganz 
langsam unterbewusst wird. Dann 
kommt allmählich die andere Ge-
hirnhälfte dazu und fängt an, aus der 
Sicherheit der Wiederholung heraus 
die Dinge auszuloten, sie zu provo-
zieren. Das kann mit einer geringen 
Wahrscheinlichkeit komplett vor den 
Baum gehen. Größtenteils geht es auf 
eine sehr mäandernde Art und Weise 
in die nächste Ebene, ich beginne ein 
neues Gespräch. So, wie ich versuche, 
jedes Interview neu zu improvisieren 

– sodass ich nicht die Chance habe, in 
Floskeln hineinzugeraten; denn diese 
Art von freiem Refl ektieren ist mein 
Benzin –, so funktioniert es auch live. 
Es gibt aber auch Stücke, die zehn 
Jahre fest in ihrer Aussage bleiben. 
Manchmal ist ein Thema zu Ende 
gedacht; die erste große Liebe ist 
irgendwann in einer Schachtel ver-
packt. Diese Stücke kommen dann 
nicht mehr so zum Vorschein. 
Den größten Reiz verspüre ich darin, 
die Gedanken, die gerade herrschen, 
umzuformen.

Die Musik erscheint auf deinem ei-
genen Label Edition Kohlstedt. Wie 
wichtig ist es für dich, ein eigenes 
Label zu haben? Wieso hast du 
dich dafür entschieden? 
Ein anderes Label sollte nicht für 
mich Antworten auf meine Fragen 
fi nden. Meine Aussagen möchte ich 
selbst tätigen: Was ist eigentlich 

authentisch? Und was ist dieses 
»ehrlich«, was in so vielen PR-Texten 
missbraucht wird? Ich wollte genau 
wissen, was ich da tue. 
Ich bin kein »neoklassischer Pianist«. 
Ich möchte nicht in den Geniekom-
plexwahn reingeraten. Redaktionen 
bezeichnen mich als »neuen Meister«. 
Es passiert schon so viel von außen. 
Davor beschützt mich das selbst ge-
gründete Label. Da ist jemand – fast 
wie das zweite Ich: Das ist der auf 
dem PR-Foto; das ist ein Typ, der hat 
das alles im Griff . Den habe ich davor 
gebaut. Der beschützt dieses Kind, 
was immer noch als -Jähriger am 
Klavier sitzen möchte, um die Dinge 
frei walten zu lassen. Das ist eine sehr 
spannende Entwicklung. Genau in 
dieser Reibung entsteht das meiste. 

Du bist Thüringer, du kommst aus 
dem Eichsfeld, lebst seit über  
Jahren in Weimar. Inwieweit spie-
len deine thüringischen Wurzeln 
eine Rolle für deine Musik?
Die Frage wird mich mein Leben lang 
beschäftigen. Ich merke, dass ich die 
größte Masse an Grundkonfl ikten aus 
dem Eichsfeld eingesammelt habe. 
Ich komme aus einer sehr ländlichen 
Gegend, einer sehr leistungsgepräg-
ten Gegend, einer sehr konservativen 
Gegend: Vereinskultur, alte preußi-
sche Tugenden, Zuverlässigkeit. Und 
sicherlich ist es nicht die weltoff enste 
Gegend. Gleichzeitig gibt es dort die 
off enste Natur. Da ist etwas, was es 
sonst nicht mehr so oft gibt. Darum 
liebe ich es. 
Musiker zu werden ist dort wie As-
tronaut werden. In mir hat sich ein 
großer Ball an Diskussionen entwi-
ckelt, der dort keinen Platz gefunden 
hat. Das war eine diskussionsfreie Ge-
gend: Weder die Schulmodelle noch 
die eigenen hierarchischen Familien-
modelle haben die eigene Meinung 
frei walten lassen. 
Ich wurde das erste Mal an der Bau-
haus-Uni in Weimar nach der eigenen 
Meinung gefragt. Da ist mein Kopf rot 
angelaufen. 
Dieser Waldjunge hatte hinter dem 
Klavier im Wohnzimmer einen ab-
geschlossenen Raum. Deshalb sitze 
ich heute immer noch so krumm am 
Klavier, ich habe mich immer weit 
nach vorn gebeugt – in den eigenen 
Raum hinein, den ich damals für mich 
brauchte. Außerhalb dieses Raums 
habe ich nur entsprochen. Das ist 
der größte Konfl ikt. Diese Befreiung 
spielt einfach auch eine große Rolle. 
Ich war Sportler, Pausenclown, hin 
und wieder hatte ich die große Klap-
pe. Für jede Gruppe hatte ich eine 
andere Rolle. Im Studium konnte ich 
das bequem fortsetzen. Aber ich habe 
gemerkt, dass ich noch nicht so weit 
nach innen gegraben habe. Nur am 
Klavier kam es zu dieser Ehrlichkeit.

Vor drei Jahren hast du im gro-
ßen Saal in der Elbphilharmonie 
gespielt. Deine ganze Familie ist 
angereist. Du hast mal gesagt, dass 
dann auch die Letzten verstanden 
haben: Du bist Musiker. Was hat 
das mit dir gemacht? Was haben 
diese vorausgehenden Zweifel mit 
dir gemacht?
Ich glaube, es war nicht der Zweifel 
daran, dass ich Musiker bin – zuge-
traut hätten die mir alles. Es war ein-
fach das große Sicherheitsbedürfnis 
dieser Nachkriegs-Eichfelder, die 
noch in einer streng sozialistischen 
Erziehung aufgewachsen sind und 
wollten, dass ich was Vernünftiges 
mache. Mittlerweile sehe ich diese 
Sorge als eine ganz schöne Form von 
Liebe. Es ist ein Sich-um-mich-Sche-
ren in unglaublichster Form. Denn 

selbst nach dem Auftritt in der Elb-
philharmonie kam mein Opa zu mir 
und sagte: »Das ist alles ganz schön 
und gut, aber kreativ bleiben, das ist 
das Schwere.« Es wird immer mit ei-
nem gewissen Zweifel gesehen. Und 
das ist schön. Genauso funktioniert 
meine Musik. Dadurch bleibt immer 
alles fl üssig.
Das Konzert war ein wahnsinnig 
wichtiger Tag, ja ein emanzipatori-
scher Akt. Die ganze Eichsfeld-Ultra-
Kurve vor mir: »Ach so, das meint 
er mit Musiker.« Er spielt nicht auf 
Silberhochzeiten für  Euro auf die 
Kralle, sondern es steht eine Notwen-
digkeit dahinter. Das war für die das 
erste Mal authentisch. Da habe ich 
gemerkt, dass sie nicht schuld sind, 
sondern ich lange nach diesem Weg 
suchen musste, damit ich auch von 
der eigenen Familie in meinem Habi-
tus erkannt werde.

Du bist mit dieser, unserer Gene-
ration vertrauten, ostdeutschen 
Leistungsmentalität aufgewachsen. 
Inwieweit prägt sie noch heute dei-
ne musikalische Arbeit?
Glücklicherweise ist die musikalische 
Arbeit komplett beschützt vor diesem 
verbissenen, zwanghaften, kontroll-
süchtigen zweiten Über-Ich, was das 
Label steuert, die Zahlen im Griff  hat, 
die Dinge überschaut, die Crew aus-
wählt. Ich habe diese zwei Personen. 
Die eine kann das im Interview toll 
ausdrücken, die andere kann auf der 
Bühne keinen geraden Satz sprechen.
Der Eichsfelder in mir hat geholfen, 
anzubeißen, stressresistent zu wer-
den, Druck zu verstehen oder jahre-
lang an einer Sache dranzubleiben. 
Heute stelle ich bei anderen Musikern 
fest: Okay, ihr habt euch gar keinen 
Plan gemacht. 
Das heißt nicht, dass das eine ganz 
unromantische Gegenrolle zum Musi-
ker ist. Nein, es ist einer, der aufpasst. 
Es ist fast was Väterliches, aber auf 
eine harte Art und Weise, eine ganz 
militärische Disziplin.

Wir sitzen heute in Weimar. Zum 
Studium sind wir beide hierher-
gezogen. Du bist geblieben. Mitt-
lerweile bist du aber international 
sehr erfolgreich. Du hast in Istan-
bul, in Teheran, in Moskau etc. ge-
spielt. Wieso noch Weimar?
Es gibt einen sehr einfachen Grund: 
Wenn man die Hälfte des Jahres inter-

national in Großstädten, im Trubel, in 
der Präsenz ist, dann gibt es nur we-
nige Orte, die mich in so kurzer Zeit 
wieder auf den Nullpunkt bringen 
wie Weimar. Weimar hat die Macht, 
die absolute Ruhe auszustrahlen und 
gleichzeitig ein Ort des Diskurses 
zu bleiben. Es ist nicht die absolut 
piefi ge Leere, sondern es gibt diese 
versteckten Gänge unter der Ober-
fl äche. Hier hat Kunst eine andere 
Reifezeit. Ich habe nicht das Gefühl, 
unter einer Berliner Ellenbogenkon-
kurrenz was veräußern zu müssen. 
Hier kann man altromantisch Musik 
entstehen lassen. Es gibt auch kein 
richtiges Lokalheldentum. Man kennt 
sich in der Stadt. Ich bin nun mal 
Dorfkind. Außerdem ist Weimar ein 
idealer Tourstartpunkt, man kommt 
in jede Richtung Deutschlands in vier 
Stunden. 

Früher warst du viel in und um 
den Erfurter Zughafen bei Band-
projekten wie Ryo oder Marbert 
Rocel aktiv. Inwieweit gibt es da 
eine Verbundenheit zur thüringi-
schen bzw. ostdeutschen Musik-
szene in dir?
Es gibt tatsächlich einen gewissen 
Habitus. Mein Label ist ein Kollek-
tiv. Das ist ein bestes ostdeutsches 
Beispiel: Alles ist auf Augenhöhe, es 
gibt keine echten Hierarchien, jeder 
sagt, was er denkt. Es ist keine Gefäl-
ligkeitshierarchie – und der Umgang 
miteinander ist auch nicht vom Geld 
bestimmt. Es ist ein Familiengefühl, 
es kostet emotionale Bindung. 
Ich weiß nicht, ob es eine ländliche, 
ostdeutsche oder konservative Ma-
nier ist. Es ist das Zuverlässigkeits-
prinzip, was ich sehr brauche. Viel-
leicht ist es ein erhöhter Sicherheits-
bedarf des Ostdeutschen, der dazu 
führt, dass alles mehr auf Vertrauen 
beruhen muss – als auf einer Unter-
schrift. Ich habe mit fast niemandem 
einen Vertrag. Und dann kommt Co-
rona und alles ist Mist. Da habe ich 
angefangen, Pakete für Mitarbeiter 
zu schnüren. Man sorgt sich umei-
nander. Dafür gibt es keine Unter-
schriften. Alles ist sehr transparent, 
alle haben Einblick in die Finanzen.
Ich bin vielleicht der Grund für das 
alles, aber ich werde nie der Chef der 
Unternehmung sein. Der Grundge-
danke des Kollektivs ist für mich das 
Wichtigste. So ist auch der Erfurter 
Zughafen entstanden. So bringt z. B. 

Clueso Menschen und Proberäume 
zusammen. Es ist der alte Open-
Source-Gedanke. Dafür stehe ich 
komplett ein. Nicht alles muss 
immer Konzept sein. Es gibt eine in-
nere Revolte gegen dieses komische 
Anheben von Menschen – und gegen 
Ungleichwertigkeit. Das wird nicht 
passieren, sondern die Elbphilhar-
monie wird zum Wohnzimmer. 
Da sitzt die ganze Familie und der 
Junge da vorne hat sich gefälligst in 
seinen Grundgedanken nicht verän-
dert.

Zuletzt war ich im Dezember ver-
gangenen Jahres beim »Ströme«-
Konzert im Berliner Konzerthaus. 
Bei diesem Projekt hast du mit 
dem -köpfi gen Gewandhauschor 
Leipzig gemeinsam auf der Bühne 
improvisiert. Wie geht das über-
haupt?
Der Gewandhauschor funktioniert 
ähnlich wie meine Philosophie: Es ist 
eine Semiprofessionalität aus dem 
Leben heraus. Die Menschen haben 
alle Berufe. Sie sind Arzt, Anwalt, 
Krankenschwester – sie kommen 
aus allen Teilen der Bevölkerung 
und musizieren gemeinsam auf Au-
genhöhe. Und das wieder unter dem 
ostdeutschen kollektiven Sinn. Der 
Leiter des Gewandhauschores leitet 
mal die Herde, mal ist er auf Augen-
höhe mit ihr. Bei Ströme ist meine 
intuitive improvisierte Sicht auf diese 
geschlossenen strukturierten klas-
sischen Zusammenhänge getroff en. 
Das war gewaltig. Die erste Probe 
habe ich durchgeheult. Es wurde er-
kannt, was ich da tue – es wurde nicht 
verlacht. Ich hatte Angst bezüglich 
der Bewertung der ganzen Sache. Ich 
baue musikalisch auf recht einfachen 
Strukturen auf, bevor es komplex 
wird und ins Unterbewusstsein geht. 
Das ist sehr basic. Und verlangt noch 
gar nichts. Da ist keine Virtuosität 
dabei, nichts. Damit komme ich in so 
ein Haus und der Gewandhauschor 
improvisiert auf einem einfachen 
D-Moll-Akkord – das war irre. Das 
ist eine Hommage an die Musik. Alle 
nehmen sich zurück und lassen nur 
die Musik walten. 

Vielen Dank.

Martin Kohlstedt ist Musiker. Theresa 
Brüheim ist Chefi n vom Dienst von 
Politik & Kultur



Politik & Kultur | Nr. / | Oktober  27OSTWESTPERSPEKTIVEN

»Im Kölschen entsteht eine Leichtigkeit«
Kölschpop  von 
Cat Ballou

Die Kölner Band Cat Ballou wur-
de  als Schülergruppe ge-
gründet und ist in den vergange-
nen zehn Jahren auch weit über 
die Grenzen der Domstadt hinaus 
bekannt geworden.  hatte 
sie zusammen mit dem Kölner 
Fußballidol Lukas Podolski den 
bundesweiten Charterfolg »Liebe 
Deine Stadt«.  hat die Band 
in der Kölner Lanxess-Arena vor 
mehr als . Zuschauern ihr 
-jähriges Band-Jubiläum gefei-
ert. Peter Grabowski spricht mit 
dem Sänger und Songschreiber 
von Cat Ballou, Oliver Niesen, 
über Dialekt in der Popmusik, die 
Bedeutung von Heimat und die 
Vielfalt des deutschen Publikums.

Peter Grabowski: Cat Ballou 
ist eine Mundartband, die 
Kölschpop macht. Kann man 
davon eigentlich leben?
Oliver Niesen: Also wir leben 
davon, aber das war ein langer 
Weg. Es ist wie mit allem im 
Leben: Wenn man erfolgreich 
sein will, muss man viel dafür 
tun, viel geben, vor allem viel 
Zeit investieren. Dann ist es 
auf jeden Fall möglich, aber es 
ist nicht leicht.

Haben Sie auf dieses Leben 
als professionelle Musiker 
gezielt hingearbeitet?
Es hat sich ergeben, dass es ein 
Ziel wurde, sagen wir so. Unse-
re Väter hatten auch ’ne Band, 
aber das war bei denen immer 
ein Hobby. Unser früherer 
Schlagzeuger Michi hat sich 
irgendwann ein Schlagzeug ge-
kauft, ich habe Gitarre gespielt. 
Wir haben aber mehr so getan, 
als ob. Unseren ersten Auftritt 
hatten wir dann  auf einer 
Pfarrsitzung, als Tuschkapelle 
und mit ein paar nachge-
spielten Liedern. Irgendwann 
hat man dann zwar sein In-
strument besser beherrscht, 
aber die Band lief nur so als 
Hobby mit. Wir haben alle eine 
Ausbildung gemacht: Ich bin 
gelernter Physiotherapeut, war 
auch drei Jahre in der Praxis. 

Cat Ballou ist als Kölner 
Band bekannt, aber ei-
gentlich kommen alle aus 
Bergisch Gladbach …
Also, ich bin direkt an der 
Stadtgrenze zu Köln-Dellbrück 
aufgewachsen, und die Kölner 
Grenzen verschwimmen da 
sehr. Auch im Bergischen Land 
gibt es jede Menge Leute, die 
sich damit identifi zieren, weil 
man mit kölscher Musik, dem 
Karneval, diesem Lebensgefühl 
immer konfrontiert wurde.

War der entscheidende 
Punkt, selber Songs zu 
schreiben?
Ja, das war so. Es gab irgend-
wann ein Bedürfnis, selbst 
etwas zu erzählen, und wenn 
es bloß um gebrochene Herzen 
ging. Man wollte mitteilen, 
was in einem vor sich geht. So 
machen wir das immer noch. 
Wir schreiben Lieder aus dem 
heraus, was wir fühlen. Dann 
kam das Kölsche dazu, und da 
haben wir gesagt: Wir präsen-
tieren uns mal im Karneval und 
gucken, was passiert. Das war 
ungefähr  und seitdem 
machen wir das ausschließlich.

Was kann das Kölsche für Sie 
als Songwriter und Sänger, 
was das Hochdeutsche nicht 
kann?
Im Kölschen entsteht bei mir 
so eine Leichtigkeit, ich kann 
vieles einfacher auf den Punkt 
bringen. Ich würde nicht sa-
gen, dass es das Hochdeutsche 
nicht kann, aber ich fi nde, 
dass Kölsch in bestimmten 
Formulierungen sehr schön 
klingt. Andererseits ist es 
für manche ungewohnt, man 
hört also hin und denkt: »Was 
singt der überhaupt?« Könn-
te ein Stolperstein sein, hat 
aber auch einen gewissen 
Reiz. Dazu kommt: Als Band 
verständigt man sich nach  
Jahren fast blind. Manchmal 
reichen einzelne Silben und 
jeder weiß Bescheid. So ist das 
auch ein bisschen mit einem 
Dialekt: Dadurch entsteht ein 
Zugehörigkeitsgefühl, das kann 
vereinen.

Besteht nicht gleichzeitig 
die Gefahr des Ausgrenzens?
Natürlich, aber es geht darum, 
was man draus macht. Ver-
sucht man mit den Inhalten 
Leute in den Arm zu nehmen? 
Uns ist sehr daran gelegen, 
wirklich für jeden eine Ge-
schichte zu erzählen. Zwar aus 
uns heraus, aber doch so, dass 
sie für jeden zugänglich wird 
und nicht nur für einen, der in 
Köln lebt oder sogar noch in 
Köln geboren ist.

Was spricht Leute aus ande-
ren Gegenden Deutschlands 
wohl an bei Songs in einem 
bestimmten Dialekt?
Vielleicht ist es gerade der Reiz 
am Nicht-Verstehen. Wenn 
wir auf Tour sind und in Ham-
burg oder Berlin spielen, dann 
kommt man mit den Leuten 
ins Gespräch. Es gibt natürlich 
viele Exil-Rheinländer, die 
einfach irgendwie Bezug zur 
Heimat suchen, und die ihre 
neuen Freunde mitbringen. 
Die sagen hinterher oft: »Ich 
habe eigentlich erst mal nichts 
verstanden, aber ich fand’s 
irgendwie cool.« Wobei … gar 
nichts zu verstehen, das pas-
siert in den seltensten Fällen. 
Außerdem hat Musik ja eine 
Magie, die in jeder Sprache 
funktioniert. Es gibt immer ein 
Wort im Lied, das hast du ver-
standen. Dazu die Stimmung 
des Sounds, die Melodie, und 
dann weißt du eben doch, wor-
um es geht.

Ein Song von Ihnen heißt 
passend »Ett jitt kei Wood«
 – hochdeutsch: Es gibt kein 
Wort. War das der Durch-
bruch auch jenseits von 
Köln?
Ich persönlich nehme an, 
dass es unser bekanntestes 
Lied ist. Aber ich glaube auch, 
dass mehr Leute das Lied 
kennen als uns als Band – je-
denfalls gab es eine Zeit, wo 
das so war. Wir haben es Ende 
 rausgebracht. Es ist sehr 
schnell ein großer Erfolg ge-
worden … 

 … immerhin war es in den 
Top  der Deutschen Charts.
 … und ein Jahr danach gab es 
immer noch viele Leute, die 
uns nicht kannten oder dach-
ten, das Lied sei von jemand 
anderem.

Im Refrain von »Ett jitt kei 
Wood« singen Sie, es gebe 
kein Wort, das sagen könn-
te, was Sie fühlen, wenn Sie 
an Köln denken. Ist es also 
sinnlos, Sie nach Ihrer Be-
ziehung zur Stadt zu fragen?
Genialer Gedanke – dann brau-
chen wir nicht weiter drüber 
reden. Nein, im Ernst: Wir ha-
ben schon viel über diesen Satz 
philosophiert. Der ist spontan 
entstanden, also jedenfalls 
nicht konstruiert. Er stammt 
von unserem Keyboarder Do-
minik Schönenborn, und das 
ganze Lied unterstreicht die-
sen einen Satz durch verschie-
dene andere Aussagen. Ein 
Lied wie »En unserem Veedel« 
beispielsweise ist im Vergleich 
dazu sehr konkret. Da geht es 
um Nachbarschaftshilfe und 
dass man sich vertraut; gleich-
zeitig ist es sehr kritisch, the-
matisiert Zukunftsfragen. In 
»Ett jitt kei Wood« wollten wir 
aber dieses Heimatgefühl noch 
mal umfassender, grundsätzli-
cher ausdrücken. 

Geht es darum, dass auch 
Sprache nicht immer alles 
sagen kann?
Auf jeden Fall. Und warum soll 
ich versuchen, das in Worte 
zu fassen? Dann müsste ich 
sagen, wie schön der Blick auf 

den Dom ist oder wie nett die 
Menschen sind. Aber kein Wort 
zu haben, enthält ja selbst eine 
Fragestellung: Warum fi nde 
ich die Stadt denn so toll? Au-
ßerdem ist es so: Leute, die mit 
Köln nicht viel zu tun haben, 
aber uns als Band mögen und 
zum Konzert kommen, sagen 
oft: Wenn ihr über Kölle singt, 
dann denke ich sofort an die 
Namen meiner Kinder oder an 
meinen Vater oder sie nehmen 
ihren Ort oder setzen für Kölle 
irgendwas anderes ein. Und 
schon hat das Lied noch mal 
eine andere Ebene. Die hat 
zwar auch mit einem heimi-
schen Gefühl zu tun, muss aber 
gar nicht zwingend mit einem 
Ort verbunden sein. Klar: In 
unserem Lied geht es um Köln – 
aber jeder, der es hört, kann es 
zu seinem Lied werden lassen. 
Dann benutzt man Köln ein-

fach nur als Metapher für das 
Gefühl.

In der letzten Ausgabe / 
von Politik & Kultur hat der 
Maler David Schnell – wie 
Sie in Bergisch Gladbach 
aufgewachsen – auf die 
Frage nach seiner Heimat 
gesagt, dass man ihn über-
allhin verpfl anzen könne. 
Bei einem Stipendien-Auf-
enthalt in Rom habe er nach 
drei Tagen kaum noch an 
Leipzig gedacht, immerhin 
seine Wahlheimat seit  
Jahren. Das könnte Ihnen 
nicht passieren, oder?
Also, ich bin schon ein Mensch, 
der sich nicht so schnell auf 
neue Sachen einlässt. Ich habe 
z. B. nur einen sehr kleinen, 
stabilen Freundeskreis und 
könnte mir nicht vorstellen, 
mal eben woanders hinzuzie-
hen und da eine neue Existenz 
aufzubauen. Es würde mir 
schwerfallen, hier wegzugehen. 
Aber das ist eben nicht an die-
sen Dom gekettet, wie das oft 
formuliert wird, und ich habe 
auch nicht das kölsche Wappen 
irgendwo tätowiert.

In diesen Tagen begehen wir 
den . Jahrestag der Wie-
dervereinigung. Sie waren 
im Herbst  fünf Jahre alt 

– nehmen Sie den anderen 
Teil Deutschlands überhaupt 
als Ostdeutschland wahr? 
Ich nehme das nicht wirklich 
wahr, bin aber auch noch nicht 
wirklich dort gewesen. Ich 
fi nde grundsätzlich spannend, 
was Geschichte in Leuten 
hinterlässt. Allerdings geht es 
dabei oft um Grenzen, auch im 
zwischenmenschlichen Sinne, 
und die will ich gar nicht so an 
mich rankommen lassen – oder 
jedenfalls nur bis zu einem ge-
wissen Grad. 

Mit Cat Ballou wären Sie 
jetzt eigentlich unterwegs, 
auch in Leipzig und Berlin 
aufgetreten. Die Tour wur-
de wegen Corona abgesagt. 
Mehr als ein fi nanzieller 
Verlust?
Gerade auf Leipzig hatte ich 
mich total gefreut. Die Stadt 

kenne ich bisher nur von Bil-
dern, sehr schönen Bildern. 
Das hätte ich gern in echt 
gesehen – auch wenn man auf 
Tour selten wirklich was von 
der jeweiligen Stadt sieht. Es 
wäre eines der kleinsten Kon-
zerte gewesen, und mit ganz 
wenig Leuten im Saal eine 
neue Stadt zu erleben, das hät-
te mich sehr gereizt. Wirklich 
blöd, dass es nicht stattfi ndet.

Unterscheiden sich die 
verschiedenen Regionen 
Deutschlands vom Publikum 
her – ist es für eine kölsche 
Mundartband in Berlin an-
ders als in Hessen, München 
oder an der Nordsee?
Wir merken krasse Unter-
schiede: Münster ist eine 
Studentenstadt, das Publikum 
sehr jung, sehr ausgelassen. In 
Frankfurt haben wir letztes 
Jahr das erste Mal gespielt, 
da war das Publikum älter, 
in Stuttgart sehr gemischt. 
In München geht es immer 
sehr herzlich und emotional 
zu – Wahnsinn, was da pas-
siert. In Hamburg waren bis 
jetzt unsere größten Konzerte, 
vielleicht sind da besonders 
viele Exil-Rheinländer. Und in 
Berlin wird immer am meisten 
geheult, da haben viele Leute 
Tränen in den Augen. Jede 

Stadt hat ein ganz eigenes 
Publikum – ohne dass ich mir 
anmaßen würde, zu sagen, ich 
wüsste deshalb auch, wie die 
Leute da ticken. 

Eins ist ja auff ällig: Köln 
ist die einzige deutsche 
Stadt, die seit fast  Jahren 
national erfolgreiche Musi-
ker hervorbringt, die Dialekt 
singen. Das reicht von den 
Bläck Fööss über BAP und 
die Höhner bis zu Ihnen 
und Cat Ballou. Woran liegt 
das?
Ich glaube, der Karneval bietet 
einfach viele Bühnen, deshalb 
haben viele Bands die Motiva-
tion, sich da zu präsentieren. 
Im einzigen Lied, das wir zur-
zeit auf Hochdeutsch singen 

– es heißt »König« – singe ich 
»Selbstverliebt und tolerant, 
reich ich dir meine Hand«. Die-

ses Selbstverliebte bläuen wir 
uns hier permanent ein: Die 
eine Band singt davon, dann 
fühlen das Tausende vor der 
Bühne. Das spornt wiederum 
andere Bands an, Ähnliches 
zu schaff en, die wollen ja auch 
erfolgreich sein. Deshalb gibt 
es eine starke Motivation, das 
in der Mundart zu tun. Dazu 
gehört, dass die hiesige Spra-
che, auch wenn sie auf der 
Straße kaum noch gesprochen 
wird, den Leuten wichtig ist. 
Das merkt man ja, dass junge 
Leute, die auf unsere Konzerte 
oder die anderer Bands gehen, 
die Kölsch singen, das selbst 
nicht sprechen. Sie fi nden es 
aber trotzdem cool oder schön 
oder haben einen persönli-
chen Bezug dazu – warum 
auch immer. 

Ist es vielleicht ein unsicht-
bares Band, gerade in einer 
Großstadt, die immer ein 
wenig unübersichtlich und 
kaum greifbar ist?
Es gibt Halt, eine Art geistige 
Verwurzelung, und über Musik 
kann man so was transpor-
tieren. »Ich bin mit den Bläck 
Fööss groß geworden«, das höre 
ich immer wieder und denke 
mir: Dann wird das  jetzt von 
uns wieder weitergegeben. So 
wird es zu einer Tradition.

Letzte Frage: Was ist – jen-
seits der Sprache und des 
Doms – so Köln- und kölsch-
typisch, dass man es woan-
ders als hier nicht antreff en 
und erleben kann? 
Ich glaube, das gibt es nicht. 
Dass man einfach mag, wie 
man ist und wo man ist, das 
gibt es in anderen Städten ge-
nauso. New York ist auch eine 
sehr stolze Stadt, da gibt es 
auch viele, die die Skyline täto-
wiert haben oder ihre Liebe so 
formulieren, wie es der Kölner 
tut. In der Hinsicht gibt es in 
Köln nichts, was es woanders 
nicht gibt.

Vielen Dank.

Oliver Niesen ist Sänger der 
Kölner Band Cat Ballou. Peter 
Grabowski ist kulturpolitischer 
Reporter

Oliver Niesen von der Band Cat Ballou
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Kurz-Schluss
Wie ich mich einmal gründlich irrte und bis heute aus dem Labyrinth der wahren Werte und Fehlurteile nicht mehr herausfi nde

THEO GEIẞLER

Wenn man davon ausgeht, dass früh-
kindliche Erfahrungen besonders per-
sönlichkeitsprägend sind, müsste ich 
ein unerschütterlicher, zuverlässiger 
Freund der Vereinigten Staaten von 
Amerika sein. In meinem kleinen bay-
erischen Geburtsort gab es in den Fünf-
zigern des vergangenen Jahrhunderts 

– vielleicht auch wegen des seinerzeit 
noch reizvollen voralpenländischen 
Ambientes – eine üppig besetzte Nieder-
lassung der US-Army. Ob schwarz oder 
weiß – egal: Die GIs erwiesen sich in 
meiner freilich sehr subjektiven Wahr-
nehmung damals als ausgesprochen 
freundlich und großzügig. Wenn man 
mit ein paar andressierten semi-engli-
schen Floskeln Kontakt aufnahm (Hel-
lo, hau ar ju) – wurde man gemeinhin 
mit »Betterfi nger«, einem mittlerweile 
ausgestorbenen Schoko-Riegel, Kau-
gummi und/oder bestenfalls auch einem 
Fläschchen Coca-Cola versorgt. Lauter 
Delikatessen, bestens geeignet, bei Mit-
schülerinnen Eindruck zu schinden, zu 
teilen, am liebsten natürlich mündlich 
»vorbereiteten« Dubble-Bubble-Gum. 
War ich damals schon korrupt?

Im sogenannten Sachunterricht der
ersten Gymnasialklassen lernten wir 

jede Menge über die mutigen transat-
lantischen Befreier vom Nazi-Regime, 
den Marshall-Plan, ohne den Deutsch-
land bekanntlich verhungert wäre, 
über die Berliner Luftbrücke und die 
Gemeinheiten der Kommunisten ab 
DDR-Grenze bis Wladiwostok im Spe-
ziellen und China im Besonderen. Wei-
tergehende Informationen über histo-
rische, speziell kulturelle Entwicklun-
gen in diesen bedrohlichen Zentren der 
Knechtung jedweder humanen Regung 
standen für diese – und auch weite-
re – Schulstufen damals nicht auf dem 
Lehrplan. 

Eigentlich also in der Wolle durch 
die fantastischen Vorzüge des »Ame-
rican Way of Life« gefärbt, verschlug 
es mich mitten in der Pubertät in die 
Großstadt. Schnell lernte ich, dass man 
in der Mittelstufe Levis-Jeans und kei-
ne kurzen Lederhosen zu tragen hatte – 
und ich mit meinem Kornett-Dilettiere 
statt durch Tröten des zweiten Satzes 
von Haydns Trompetenkonzert mit 
den Blue-Notes einiger schlichterer 
Jazz-Standards als Landei besser bei 
interessanten Gesprächspartner*innen 
ankam. Und die waren schon damals 
durch die Bank »systemkritisch«. Für 
mich tat sich ein eher in der Breite be-
grenztes, in der »Fruchtbarkeit« aber 

starkes Feld kritisch-linker Sichtwei-
sen auf. Verbunden mit einer mir bis 
heute noch gut verständlichen Abnei-
gung gegen den Rüstungswahnsinn 
und die atomare Bedrohung durch den 
Kalten Krieg der Großmächte, gegen 
die allgegenwärtigen kapitalistischen 
Exzesse, etwas später gegen die Mani-
pulation durch erzkonservative Medi-
en gesteuerte Meinungsmache, gegen 
Datenkraken und Digitalfetischisten, 
gegen, gegen … – ich überspringe ein 
paar schlimme gute Jahrzehnte – und 
sah, sehe rettende Ufer in qualitätvol-
ler humanistischer Bildung, in allen 
Ausprägungen kultureller Kreativität, 
im verständnisvollen Umgang mit An-
dersdenkenden, Fremden, scheint’s 
Feindlichem.

Im Kontext zu diesen Entwicklungs-
bruchstücken verfi el ich – beispiels-
weise was meine frühe Prägung, die 
»Liebe« zu allerhand Amerikanischem 
betriff t – in eine gewisse Schizophre-
nie. Beim Start meines Studiums an 
der Münchner Filmhochschule lockte 
mich verblendet Hollywood. Mein Ab-
schlussfi lm: ein grober antiamerikani-
scher Agitationsstreifen aufgrund der 
 Brutalitäten der US-Army in Vietnam. 
Wie kann eine Gesellschaft, die in Li-
teratur, Musik, Bildender Kunst oder in 

Schauspiel oder Film ein Füllhorn an 
genialen Werken, gestaltet von Künst-
lerinnen und Künstlern allerhöchster 
kreativer, oft auch humanistischer, 
zukunftsweisender Qualität hervor-
gebracht hat und hervorbringt, derart 
moralisch verkommen, wie sie es nach 
einem kurzen Obama-Halb-Hoch zu-
gelassen hat?

Andererseits: Welches Recht habe 
ich deutsche Hochnase, aus der mo-
mentan noch relativ zarten Sozialwat-
te meiner Miniunternehmerexistenz 
heraus solches Urteil zu fällen? Sitze 
ich, mit Pfl astersteinen jonglierend, 
nicht selbst in einem ziemlich fla-
chen Glashaus? Als kleiner agnosti-
scher Protestant in einem Land, das 
längst wieder braune Killerpilze zu-
lässt. Dessen Exekutive sich teils in 
den digitalen Schmähpost-Bordellen 
frauen- und fremdenfeindliche, anti-
semitische und antizigane Hasstiraden 
zujodelt? Dessen Finanzsystem eher 
durch Korruption und Geldwäsche 
denn durch die schöngejubelte »sozi-
ale Marktwirtschaft« geregelt wird. Ei-
nem Land, in dem sich Polizisten Koks 
mit Dealern teilen, eine NSU jahrelang 
morden kann, weil der Verfassungs-
schutz schmutzt und die Justiz unter 
Sehschwächen leidet. Die eher passiv 

mit ansieht, dass Grundgesetzleugner 
und QAnon-Verschwörer viel Platz zur 
Selbstdarstellung, Desinformation und 
Kundenwerbung bekommen. Einem 
Land, in dem für Waff ensysteme, die 
dann teils auch noch gesetzwidrig in 
Krisengebiete ertragreich exportiert 
werden, mehr investiert wird als in die 
bestmögliche Bildung der Kinder. Kann 
man das noch »Demokratie« nennen 

– oder fehlt uns nur noch ein Trump, 
um zurück in die Barbarei zu fallen? 
Schon gut, ich bin ganz still – und 
entschuldige mich in aller Form für 
den ketzerischen Missbrauch unserer 
Jux-Seite.

Theo Geißler ist Herausgeber von 
Politik & Kultur

TAUBENSCHISS  DIE P&K TRUMPFAKES

Washington: US-Präsident Donald 
Trump hat es abgelehnt, eine friedliche 
Übergabe der Macht nach der Wahl im 
November zu garantieren. »Wir müssen 
abwarten, was passiert«, sagte Trump 
bei einer Pressekonferenz im Weißen 
Haus. Ein Reporter hatte ihn zuvor ge-
fragt, ob er bei »Sieg, Niederlage oder 
Unentschieden« bei der Wahl »hier und 
heute« eine friedliche Übergabe zusi-
chere. Darauf Trump: »Sicherheitshal-
ber hab ich bei meinem Freund Putin 
schon eine Portion Nowitschok als Ge-
schenk für Biden gekauft. Außerdem 
trage ich den kleinen roten Atomwaf-
fenkoff er immer mit mir.« 

Salzgitter: Die bundesweit erste Pro-
fessorin für Radverkehrsmanagement 
nimmt in Salzgitter ihre Arbeit auf. 
Jana Kühl habe den Ruf angenommen 
und wird zum . November an die Ost-
falia Hochschule wechseln, teilte die 
Bildungseinrichtung mit. Ihre Studie-
renden könnten das Know-how dann 
gezielt in den Städten und Kommunen 
einsetzen, um den Radverkehr besser zu 
machen, sagte Bundesverkehrsminis-
ter Andreas Scheuer (CSU). Er arbeite 
bereits an der Entwicklung von Rad-
Mautstationen, so Scheuer, »damit die 
Autofahrer auch was davon haben«.

Brüssel: Soeben legte die EU-Kommissi-
on frische Vorschläge für einen »Neuen 
Pakt über Migration und Asyl« vor. »Es 
ist an der Zeit, sich der Herausforde-
rung zu stellen, Migration gemein-
sam zu gestalten – mit der richtigen 
Balance von Solidarität und Verant-
wortung«, sagte die Präsidentin der 
EU-Kommission, Ursula von der Leyen, 
bei der Vorstellung der Gesetzespläne. 
Sie sprach von einem »Neustart« in der 
Migrationspolitik. Zentrale Innovation: 
Von der Leyen setzt auf eine strenge 
Abschiebepolitik bei »illegaler Migra-
tion« und installiert dafür eigens einen 
»EU-Koordinator für Rückführungen«, 
der die Abschiebepraxis der Europä-
er beschleunigen und verbilligen soll: 
Horst Seehofer ist der geeignete Mann. 

Washington: Nach dem Tod der Ver-
fassungsrichterin Ginsburg will US-
Präsident Trump noch vor der Präsi-
dentschaftswahl einen Ersatz ins Amt 
hieven. Vor dem Gerichtshof könnte 
nämlich auch das Wahlergebnis ver-
handelt werden. »Dank meiner vom 
Volk bestätigten Allmacht habe ich be-
schlossen, jedenfalls eine Frau in dieses 
hohe Amt zu bestellen: In diesem Fall 

– und das ist naheliegend – meine: Das 
ist zur Zeit Melania.« (Thg)FO

T
O

: K
LA

U
S 

ST
U

T
T

M
A

N
N

IMPRESSUM

Politik & Kultur – 
Zeitung des Deutschen Kulturrates
c/o Deutscher Kulturrat e.V. 
Taubenstraße  ,  Berlin 
Telefon:  .     
Fax:  .    
www.politikundkultur.net
info@politikundkultur.net

HERAUSGEBER
Olaf Zimmermann und Theo Geißler

REDAKTION
Olaf Zimmermann (Chefredakteur 
v.i.S.d.P), Gabriele Schulz 
(Stv. Chefredakteurin), 
Theresa Brüheim (Chefi n vom Dienst), 
Andreas Kolb, Maike Karnebogen

ANZEIGENREDAKTION
Martina Wagner, ConBrio Verlagsgesellschaft

Telefon:  .  -
Fax: .--
wagner@conbrio.de

VERLAG
ConBrio Verlagsgesellschaft mbH 
Brunnstraße 
 Regensburg
Telefon:  .  -
www.conbrio.de

DRUCK
Freiburger Druck GmbH & Co. KG 
www.freiburger-druck.de  

GESTALTUNGSKONZEPT
Ilja Wanka und S Design

LAYOUT UND SATZ
Petra Pfaff enheuser 
ConBrio Verlagsgesellschaft Regensburg 

Politik & Kultur erscheint zehnmal im 
Jahr.

ABONNEMENT
 Euro pro Jahr (inkl. Zustellung im Inland)

ABONNEMENT FÜR STUDIERENDE
 Euro pro Jahr (inkl. Zustellung im Inland)

BESTELLMÖGLICHKEIT
Politik & Kultur , 
Taubenstraße ,  Berlin, 
Tel.:  .   , 
Fax:  .   , 
info@politikundkultur.net

VERKAUFSSTELLEN 
Politik & Kultur ist im Abonnement, in 
Bahnhofsbuchhandlungen, großen Kiosken 
sowie an Flughäfen erhältlich. Alle Ausgaben 
können unter www.politikundkultur.net 

auch als PDF geladen werden. Ebenso kann 
der Newsletter des Deutschen Kulturrates 
unter www.kulturrat.de abonniert werden. 

HAFTUNG 
Für unaufgefordert eingesandte Manuskripte 
und Fotos übernehmen wir keine Haftung. Alle 
veröff entlichten Beiträge sind urheberrecht-
lich geschützt. Politik & Kultur bemüht sich 
intensiv um die Nennung der Bild-autoren. 
Nicht immer gelingt es uns, diese ausfi ndig zu 
machen. Wir freuen uns über jeden Hinweis 
und werden nicht aufgeführte Bildautoren in 
der jeweils nächsten Ausgabe nennen.

HINWEISE 
Der Deutsche Kulturrat setzt sich für 
Kunst-, Publikations- und Informations-
freiheit ein. Offi  zielle Stellungnahmen des 
Deutschen Kulturrates sind als solche ge-
kennzeichnet. Alle anderen Texte geben nicht 

unbedingt die Meinung des Deutschen Kul-
turrates e.V. wieder. Aus Gründen der besseren 
Lesbarkeit wird manchmal auf die zusätzliche 
Benennung der weiblichen Form verzichtet. 
Wir möchten deshalb darauf hinweisen, dass 
die ausschließliche Verwendung der männli-
chen Form explizit als geschlechtsunabhängig 
verstanden werden soll. 

FÖRDERUNG 
Gefördert aus Mitteln Der Beauftragten 
der Bundesregierung für Kultur und Medien 
auf Beschluss des Deutschen Bundestages.

BEILAGENHINWEIS: 
Diese Ausgabe enthält das 
Dossier »Guten Morgen! – Heimat & 
Nachhaltigkeit« sowie die Beilage 
»Kunstgeschichte im Tectum Verlag«.



<<
  /ASCII85EncodePages false
  /AllowTransparency false
  /AutoPositionEPSFiles true
  /AutoRotatePages /None
  /Binding /Left
  /CalGrayProfile (Dot Gain 20%)
  /CalRGBProfile (sRGB IEC61966-2.1)
  /CalCMYKProfile (U.S. Web Coated \050SWOP\051 v2)
  /sRGBProfile (sRGB IEC61966-2.1)
  /CannotEmbedFontPolicy /Warning
  /CompatibilityLevel 1.4
  /CompressObjects /Tags
  /CompressPages true
  /ConvertImagesToIndexed true
  /PassThroughJPEGImages true
  /CreateJobTicket false
  /DefaultRenderingIntent /Default
  /DetectBlends true
  /DetectCurves 0.0000
  /ColorConversionStrategy /CMYK
  /DoThumbnails false
  /EmbedAllFonts true
  /EmbedOpenType false
  /ParseICCProfilesInComments true
  /EmbedJobOptions true
  /DSCReportingLevel 0
  /EmitDSCWarnings false
  /EndPage -1
  /ImageMemory 1048576
  /LockDistillerParams false
  /MaxSubsetPct 100
  /Optimize true
  /OPM 1
  /ParseDSCComments true
  /ParseDSCCommentsForDocInfo true
  /PreserveCopyPage true
  /PreserveDICMYKValues true
  /PreserveEPSInfo true
  /PreserveFlatness false
  /PreserveHalftoneInfo false
  /PreserveOPIComments true
  /PreserveOverprintSettings true
  /StartPage 1
  /SubsetFonts true
  /TransferFunctionInfo /Apply
  /UCRandBGInfo /Preserve
  /UsePrologue false
  /ColorSettingsFile ()
  /AlwaysEmbed [ true
  ]
  /NeverEmbed [ true
  ]
  /AntiAliasColorImages false
  /CropColorImages false
  /ColorImageMinResolution 300
  /ColorImageMinResolutionPolicy /OK
  /DownsampleColorImages true
  /ColorImageDownsampleType /Bicubic
  /ColorImageResolution 150
  /ColorImageDepth -1
  /ColorImageMinDownsampleDepth 1
  /ColorImageDownsampleThreshold 2.08000
  /EncodeColorImages true
  /ColorImageFilter /DCTEncode
  /AutoFilterColorImages true
  /ColorImageAutoFilterStrategy /JPEG
  /ColorACSImageDict <<
    /QFactor 0.76
    /HSamples [2 1 1 2] /VSamples [2 1 1 2]
  >>
  /ColorImageDict <<
    /QFactor 0.15
    /HSamples [1 1 1 1] /VSamples [1 1 1 1]
  >>
  /JPEG2000ColorACSImageDict <<
    /TileWidth 256
    /TileHeight 256
    /Quality 30
  >>
  /JPEG2000ColorImageDict <<
    /TileWidth 256
    /TileHeight 256
    /Quality 30
  >>
  /AntiAliasGrayImages false
  /CropGrayImages false
  /GrayImageMinResolution 300
  /GrayImageMinResolutionPolicy /OK
  /DownsampleGrayImages true
  /GrayImageDownsampleType /Bicubic
  /GrayImageResolution 150
  /GrayImageDepth -1
  /GrayImageMinDownsampleDepth 2
  /GrayImageDownsampleThreshold 2.08000
  /EncodeGrayImages true
  /GrayImageFilter /DCTEncode
  /AutoFilterGrayImages true
  /GrayImageAutoFilterStrategy /JPEG
  /GrayACSImageDict <<
    /QFactor 0.76
    /HSamples [2 1 1 2] /VSamples [2 1 1 2]
  >>
  /GrayImageDict <<
    /QFactor 0.15
    /HSamples [1 1 1 1] /VSamples [1 1 1 1]
  >>
  /JPEG2000GrayACSImageDict <<
    /TileWidth 256
    /TileHeight 256
    /Quality 30
  >>
  /JPEG2000GrayImageDict <<
    /TileWidth 256
    /TileHeight 256
    /Quality 30
  >>
  /AntiAliasMonoImages false
  /CropMonoImages false
  /MonoImageMinResolution 1200
  /MonoImageMinResolutionPolicy /OK
  /DownsampleMonoImages true
  /MonoImageDownsampleType /Bicubic
  /MonoImageResolution 150
  /MonoImageDepth -1
  /MonoImageDownsampleThreshold 1.33333
  /EncodeMonoImages true
  /MonoImageFilter /CCITTFaxEncode
  /MonoImageDict <<
    /K -1
  >>
  /AllowPSXObjects false
  /CheckCompliance [
    /None
  ]
  /PDFX1aCheck false
  /PDFX3Check false
  /PDFXCompliantPDFOnly false
  /PDFXNoTrimBoxError true
  /PDFXTrimBoxToMediaBoxOffset [
    0.00000
    0.00000
    0.00000
    0.00000
  ]
  /PDFXSetBleedBoxToMediaBox true
  /PDFXBleedBoxToTrimBoxOffset [
    0.00000
    0.00000
    0.00000
    0.00000
  ]
  /PDFXOutputIntentProfile ()
  /PDFXOutputConditionIdentifier ()
  /PDFXOutputCondition ()
  /PDFXRegistryName ()
  /PDFXTrapped /False

  /CreateJDFFile false
  /Description <<
    /DEU <>
  >>
  /Namespace [
    (Adobe)
    (Common)
    (1.0)
  ]
  /OtherNamespaces [
    <<
      /AsReaderSpreads false
      /CropImagesToFrames true
      /ErrorControl /WarnAndContinue
      /FlattenerIgnoreSpreadOverrides false
      /IncludeGuidesGrids false
      /IncludeNonPrinting false
      /IncludeSlug false
      /Namespace [
        (Adobe)
        (InDesign)
        (4.0)
      ]
      /OmitPlacedBitmaps false
      /OmitPlacedEPS false
      /OmitPlacedPDF false
      /SimulateOverprint /Legacy
    >>
    <<
      /AddBleedMarks false
      /AddColorBars false
      /AddCropMarks false
      /AddPageInfo false
      /AddRegMarks false
      /BleedOffset [
        0
        0
        0
        0
      ]
      /ConvertColors /ConvertToCMYK
      /DestinationProfileName ()
      /DestinationProfileSelector /DocumentCMYK
      /Downsample16BitImages true
      /FlattenerPreset <<
        /PresetSelector /MediumResolution
      >>
      /FormElements false
      /GenerateStructure false
      /IncludeBookmarks false
      /IncludeHyperlinks false
      /IncludeInteractive false
      /IncludeLayers false
      /IncludeProfiles false
      /MarksOffset 6
      /MarksWeight 0.250000
      /MultimediaHandling /UseObjectSettings
      /Namespace [
        (Adobe)
        (CreativeSuite)
        (2.0)
      ]
      /PDFXOutputIntentProfileSelector /DocumentCMYK
      /PageMarksFile /RomanDefault
      /PreserveEditing true
      /UntaggedCMYKHandling /LeaveUntagged
      /UntaggedRGBHandling /UseDocumentProfile
      /UseDocumentBleed false
    >>
    <<
      /AllowImageBreaks true
      /AllowTableBreaks true
      /ExpandPage false
      /HonorBaseURL true
      /HonorRolloverEffect false
      /IgnoreHTMLPageBreaks false
      /IncludeHeaderFooter false
      /MarginOffset [
        0
        0
        0
        0
      ]
      /MetadataAuthor ()
      /MetadataKeywords ()
      /MetadataSubject ()
      /MetadataTitle ()
      /MetricPageSize [
        0
        0
      ]
      /MetricUnit /inch
      /MobileCompatible 0
      /Namespace [
        (Adobe)
        (GoLive)
        (8.0)
      ]
      /OpenZoomToHTMLFontSize false
      /PageOrientation /Portrait
      /RemoveBackground false
      /ShrinkContent true
      /TreatColorsAs /MainMonitorColors
      /UseEmbeddedProfiles false
      /UseHTMLTitleAsMetadata true
    >>
  ]
>> setdistillerparams
<<
  /HWResolution [2400 2400]
  /PageSize [612.000 792.000]
>> setpagedevice


