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Die Berliner Philharmoniker haben
sich für eine Verlängerung des bis
2012 laufenden Vertrags ihres Chef-
dirigenten, Sir Simon Rattle,
ausgesprochen. Intendantin Pame-
la Rosenberg wird ihren Vertrag
hingegen 2010 auslaufen lassen.
+++ Peter Konwitschny wird
zum 1. August Chefregisseur der
Oper Leipzig. Die neu geschaffene
Position beinhaltet zwei Produktio-
nen pro Saison sowie Entscheidungs-
kompetenzen bei der Gestaltung
des Spielplans und bei Besetzungen.
Konwitschny erhält einen Vertrag
für sechs Jahre. +++ Der russische
Dirigent Andrey Boreyko tritt
als neuer Chef der Düsseldorfer
Symphoniker zur Saison 2009/10
die Nachfolge von John Fiore an,
dessen Vertrag bereits im August
endet. Bis zum Amtsantritt von
Boreyko wird das Orchester von
zwölf Gastdirigenten geleitet. +++

personalia

NACHRICHTEN

„Einmalig“: Erste Kinderoper in eigenem Haus

Prof. Dr. Martin Pfeffer †
Der Vorsitzende der Rektorenkonferenz der
deutschen Musikhochschulen und Rektor der
Folkwang Hochschule Essen, Prof. Dr. Martin
Pfeffer, ist am 2. Mai nach langer Krankheit
im Alter von 52 Jahren verstorben. Martin Maria
Krüger, Präsident des Deutschen Musikrats,
äußerte sich tief betroffen: „Mit Martin Pfeffer hat
das deutsche Musikleben eine bedeutende und charismatische Persön-
lichkeit verloren. Er verfügte über eine ganz besondere Fähigkeit, auf
Menschen zuzugehen, sie vom ersten Augenblick an in seinen Bann
zu ziehen und so für Ideen zu gewinnen. Als Rektor führte er die
Folkwang Hochschule in die vorderste Reihe innovativer, konsequent
auf die Berufswirklichkeit der Studierenden hin ausgerichteter Institute.
Als Vorsitzender der Rektorenkonferenz wurde er ein engagierter und
freundschaftlicher Partner des Musikrats. So kooperierten Rektoren-
konferenz und Musikrat gerade im internationalen Bereich durch ein
gemeinsames Büro und gemeinschaftlich vorangetriebene Projekte in
China sowie die Entsendung von Lehrern für das berühmte ,Sistema’
in Venezuela. Das Präsidium des Musikrats trauert mit den Angehöri-
gen um Martin Pfeffer und hofft, dass das durch ihn gelegte Funda-
ment der Zusammenarbeit sich weiterhin zu einem stabilen Gebäude
entwickeln wird.“

Der Schwede Orjan Fahlström
wird zur Saison 2008/09 neuer
Chefdirigent der hr-Bigband. Ihr bis-
heriger Leiter Jörg Achim Keller
wechselt im August zur NDR-Big-
band. +++ Neu im Amt: Markus
L. Frank wird mit der Spielzeit
2008/09 Generalmusikdirektor am
Theater Nordhausen, Detlef
Altenbeck wird Intendant des
Landestheaters Coburg. +++ Kom-
ponist Frank Michael Beyer ist
im Alter von 80 Jahren verstorben.
Beyer leitete 17 Jahre lang die Sek-
tion Musik der Berliner Akademie
der Künste (1986 bis 2003).

Andrey
Boreyko

Foto: Diesner

In Dortmund wurde das deutsch-
landweit erste Musiktheater für
Kinder und Jugendliche in einem
eigenen Bau eröffnet.

In dem aus Spendengeldern finan-
zierten Gebäude soll es unter der Trä-
gerschaft des Dortmunder Theaters
neben Wiederaufnahmen jährlich
zwei Neuproduktionen für Kinder ab

sechs Jahren bzw. für Jugendliche ab
zwölf Jahren mit jeweils rund 30 Auf-
führungen geben. Nach dem Motto
„mit Kindern für Kinder“ sollen auch
Kinder an den Produktionen beteiligt
werden. Bundestagspräsident Norbert
Lammert würdigte die neue Einrich-
tung als „einmaliges wie zukunftswei-
sendes Projekt“.

Deutscher Jugendorchesterpreis:

„Konzert mit Pfiff“
Bis Ende September 2008 laufen die
Bewerbungen für den von der Jeu-
nesses Musicales Deutschland aus-
geschriebenen Deutschen Jugend-
orchesterpreis, der in diesem Jahr
unter dem Motto „Ein Konzert mit
Pfiff“ steht.

Neben der musikalischen Qualität
und der Qualität des Programms
wird auch bewertet, ob die Jugend-
lichen bei der Organisation, Plakat-
gestaltung und Öffentlichkeitsarbeit
ihres eingereichten Konzertprojekts
mitgewirkt haben. Teilnehmen kön-
nen alle Jugendorchester.

Informationen und Bewerbungs-
unterlagen: Jeunesses Musicales
Deutschland, Tel. 07934/99 36 -15,
boerngen@jeunessesmusicales.de

BDO zur musikalischen Bildung:

Mangelnde Angebote
Mit einem Appell zur musikalischen
Bildung von Kindern hat sich die
Bundesvereinigung Deutscher
Orchesterverbände (BDO) an Poli-
tiker, Erzieher und Journalisten ge-
wandt. Musik sei gerade für junge
Menschen ein wesentlicher Bestand-
teil der allgemeinen Bildung und
fördere sowohl kognitive als auch
emotionale und soziale Schlüssel-
kompetenzen.

Besorgt zeigt sich die Bundes-
vereinigung über den Stellenwert
des aktiven Musizierens in Kinder-
gärten, über massiv ausfallenden
Musikunterricht an Grundschulen,
über fehlende qualifizierte Lehrkräf-
te sowie über mangelnde frühkind-
liche Bildungsangebote.
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Chinesisch-deutsches Forum: Kooperation in der „Musikausbildung“
Die Universität Dalian war Gastgeber des 1. Chinesisch-Deutschen Forums
Berufliche Musikausbildung, an dem Delegierte chinesischer und deutscher Hoch-
schulen, deutsche Musikhochschulen und Verbände einschließlich des Deut-
schen Musikrats teilnahmen. Im Mittelpunkt standen Informationen über deut-
sche Ausbildungssysteme im Vergleich zur chinesischen Situation, wobei Ausbil-
dungsqualität und -strukturen sowie Fragen der Hochschuldidaktik berücksichtigt
wurden. Im Ergebnis sollen die Zusammenarbeit vertieft, die musikpädagogi-
sche Kooperation zwischen den Ausbildungsstätten gefördert und ein chinesisch-
deutsches Netzwerk aufgebaut werden. Aus Anlass des Forums fand ein Kon-
zert statt, an dem auch Musikratspräsident Martin Maria Krüger teilnahm (Bild).
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ausgezeichnet

˜ Besser geistiges
Eigentum schützen

Der Deutsche Musikrat fordert die
Einrichtung eines Runden Tisches
für den besseren Schutz des geis-
tigen Eigentums.

Nur mit einem Schulterschluss
aller gesellschaftlichen Gruppen,
die mit kreativer Wertschöpfung
befasst sind, sei mehr Sicherheit für
das künstlerische Schaffen und eine
nachhaltige Bekämpfung von Ur-
heberrechtsverletzungen zu errei-
chen. Am Runden Tisch sollen nicht
nur Vertreter von Politik, Kreativ-
industrie und Internetprovidern teil-
nehmen, sondern auch Vertreter
kultureller Bildungseinrichtungen.

˜ Höppner Vize in
Europas Musikrat

Bei der Jahresversammlung des Euro-
päischen Musikrats in Brünn (Tsche-
chien) wurde Christian Höppner, Ge-
neralsekretär des Deutschen Musik-
rats, zum neuen Vizepräsidenten ge-
wählt.

Zusammen mit Präsident Timo Kle-
mettinen (Finnland) und Schatzmeis-
ter Stef Coninx (Belgien) bildet er den
Kopf des neu gewählten Vorstandes.
Weitere Vorstandsmitglieder sind Er-
ling Aksdal aus Norwegen, Harald Hu-
ber aus Österreich, Petra Mohorcic aus
Slowenien, Ugis Praulin aus Lettland
und Daphne Wassink aus den Nieder-
landen.

˜ Philharmonie
Essen prämiert

Der Deutsche Musikverleger-Ver-
band (DMV) hat die Philharmonie
Essen unter ihrem Intendanten Mi-
chael Kaufmann für das beste Kon-
zertprogramm der Saison 2007/
2008 ausgezeichnet.

Kaufmann sei es auch in seiner
vierten Saison gelungen, „ein Kon-
zertprogramm zusammenzustel-
len, das der zeitgenössischen Mu-
sik und den weniger häufig gespiel-
ten Werken des 20. Jahrhunderts
einen ebenso hohen Stellenwert
einräumt wie dem klassisch-roman-
tischen Konzertrepertoire“, so die
Begründung der Jury. Der DMV
vergibt den Preis bereits seit 1991.

� Besuch in Israel: Das Luftwaffenmusikkorps 2 war
als offizieller musikalischer Botschafter anlässlich des 60.

Unabhängigkeitstags Gast des Staates Israel. Damit
waren die Karlsruher Musiker das erste deutsche

Musikkorps in diesem Land. � Kritik: Im
Hinblick auf die geplante Novellierung

der so genannten „Ausländersteuer“
haben der Bundesverband der Veranstal-

tungswirtschaft (idkv) und der Verband
der Deutschen Konzertdirektionen (VDKD)
den vom Bundesfinanzministerium vorgeleg-
ten Referentenentwurf für ein Jahressteuergesetz

2009 kritisiert. Er erreiche nicht das angestrebte Ziel,
die Rechtsprechung des Europäischen Gerichtshofs voll-

ständig in deutsches Recht umzusetzen. � Sinkende
Erträge: Insgesamt erwartet die GEMA für das Ge-

Für ihre weltweiten Verdienste um
die Tanzkunst erhält die Choreogra-
fin Pina Bausch den mit 15000
Euro dotierten „Musikpreis der Stadt
Duisburg 2008“. Auf dem Gebiet
des modernen Tanzes habe Bausch
einen unverkennbaren Stil kreiert,
der aufgrund seiner Originalität und
seines hohen qualitativen Anspruchs
seit vier Jahrzehnten auf allen Konti-
nenten gefeiert werde, so die Begrün-
dung der Jury. +++ Der Schweizer
Komponist, Oboist und Dirigent
Heinz Holliger erhält den Rhein-
gau Musikpreis 2008. Die durch das
Rheingau Musik Festival initiierte
und mit 10000 Euro dotierte Aus-
zeichnung wird in diesem Jahr zum
15. Mal vergeben. +++ Der 1998
vom Initiativkreis Ruhrgebiet ins
Leben gerufene „Preis des Klavier-
Festivals Ruhr“ für außerordentliche
pianistische Leistungen geht 2008
in Anerkennung seines Lebenswerks

an Maurizio Pollini. Der Ehren-
preis ist mit einem Stipendium ver-
bunden, das der Preisträger an einen
Nachwuchskünstler seiner Wahl
vergeben kann. +++ Für seine he-
rausragenden Leistungen auf dem
Gebiet der klassischen Musik wird
der Dirigent Kurt Masur im Rah-
men des Beethovenfests Bonn mit
dem Wilhelm-Futwängler-Preis ge-
ehrt. Masur dirigiert beim Beethoven-
fest an vier Abenden alle neun
Symphonien Beethovens. +++ Die
27-jährige Südkoreanerin Eun Sun
Kim, seit 2007 Stipendiatin des
Dirigentenforums des Deutschen
Musikrats, wurde beim diesjährigen
Dirigentenwettbewerb „Jesús López
Cobos“ in Madrid mit dem ersten
Preis ausgezeichnet. +++ Der in
Budapest geborene Komponist Már-
ton Illés erhält den mit 20000 Euro
dotierten Paul Hindemith-Preis 2008.
Darüber hinaus wurde der 32–jähri-

ge Musiker mit dem diesjährigen
Schneider-Schott-Musikpreis Mainz
ausgezeichnet. Die Jury lobte ihn
als „einen der vielversprechendsten
gegenwärtig in Deutschland tätigen
jungen Komponisten“. +++ Der
77-jährige Pianist Alfred Brendel
erhielt am 25. Mai den renommier-
ten deutschen Solisten-Preis „NORD/
LB Artist Award" 2008. Zusätzlich
wird ihm im Herbst der mit 50000
Euro dotierte Karajan Musikpreis
des Festspielhauses Baden-Baden
verliehen. Danach wird Brendel
mit einem Konzert in Wien seine
Pianistenlaufbahn beenden.

jungenç Orchester fördert den deutsch-türkischen Kulturdialog
Das jungenç Philharmonische Orchester wurde offi-
ziell in die Ernst-Reuter-Initiative (ERI) aufgenommen.
Damit ist das deutsch-türkische Nachwuchsensemble,
das sich aus Hochschulstudenten beider Länder zu-
sammensetzt, eines der ausgezeichneten Projekte, die

den deutsch-türkischen Kulturdialog in besonderer Wei-
se fördern. Die ERI wurde im September 2006 durch
Bundesminister Frank-Walter Steinmeier und den da-
maligen türkischen Außenminister und heutigen Staats-
präsidenten Abdullah Gül ins Leben gerufen.

© jungenç

schäftsjahr 2008 einen Rückgang der Erträge, nachdem
die Musikwirtschaft sowohl in Deutschland als auch im

internationalen Bereich wiederum deutliche Einbußen
im Verkauf bzw. in der Lizenzierung von Ton-

trägern hinnehmen musste. Für Livemusik
werden deutlich bessere Ergebnisse

prognostiziert. �Mehr als zwei Mio.
für populäre Musik: Die im Herbst 2007

neu gegründete Initiative Musik will bereits
im laufenden Jahr 60 bis 80 Projekte in den

Sparten Rock, Pop und Jazz mit einem Gesamt-
volumen von über zwei Mio. Euro fördern. �

Zum dritten Mal wird der „junge ohren preis“
an beispielhafte Projekte im Bereich konzertbezogener
Musikvermittlung vergeben. Bewerbungsschluss: 30. Sep-
tember, Info: www.netzwerk-junge-ohren.de �
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FOKUS

Niels Knolle über Produktion, Distribution und Konsumption
von Tönen via neue Technologien

   MUSIK IM ZEITALTER

IHRER

Wir denken an die CompactDisc, auf der
die Musik digital gespeichert ist und daher
im Vergleich zur Langspielplatte ein Opti-
mum an Rauschfreiheit bei verdoppelter
Laufzeit bietet.

Wir denken an den flachen Fernseher, der
auf so praktische Weise an die Wand zu hän-
gen ist und auf seinem LCD- bzw. Plasma-
Bildschirm digital übertragene Bild- und Ton-
signale in hoher Auflösung und ungemein
farbiger Intensität wiederzugeben vermag.

Und zunehmend denken wir an das Inter-
net, das uns mit der Verbreitung der Multi-
media-Computer die E-Mail, das Surfen in
virtuellen Shops und das Herunterladen von
Bildern, Filmen und Musik in das private
Wohnzimmer gebracht hat.

Digitalisierung ist also mit technologischem
Fortschritt konnotiert und dieser Fortschritt
ist deshalb so ungemein attraktiv, weil Zu-
gang und Nutzung der Medieninhalte einfa-
cher, vielseitiger, umfassender, grenzenloser,
zeitunabhängiger, schneller, billiger und
zugleich auch noch hochwertiger geworden
sind. Alles scheint möglich, was könnte man
da noch mehr wollen?

Beim zweiten Nachdenken über unser
Zeitalter der Digitalisierung stellen sich in-
des Fragen ein: Ist denn z. B. Musik als sol-
che überhaupt digitalisierbar, beschränkt sich
die Digitalität nicht lediglich auf jenen Ab-
schnitt der Übertragungskette, der zwischen
den Schallwandlern von Mikrofon und Laut-
sprecher liegt, immerhin hören unsere Oh-
ren (und sehen unsere Augen) immer noch
„analog“?  Und weiter: Handelt es sich beim
unbezweifelbaren technologischen Fortschrei-
ten von der analogen zur digitalen Produk-

Wenn in diesem Heft – bezogen auf den Umgang mit Musik – von
„Digitalisierung“ die Rede ist, dann scheint auf den ersten Blick

eindeutig zu sein, was damit gemeint ist…

tion, Distribution und Konsumption von Musik
nur um ein quantitatives Phänomen (schneller,
grenzenloser etc.) oder haben wir es mit ei-
ner ganz neuen qualitativen Dimension der
Mediennutzung bzw. des Musikverständnis-
ses zu tun? Und schließlich: Welche musik-
kulturellen Auswirkungen hat die Digitalisie-
rung auf das Komponieren, Arrangieren,
Spielen und Rezipieren von Musik?

Erscheinungsformen der
Produktion und Reproduktion
von Musik

Die Geschichte der Musik und des Um-
gangs mit ihr ist unauflösbar mit der Geschichte
der technischen Mittel verbunden, die zu ihrer
Erzeugung bzw. zu ihrer Rezeption verwen-
det worden sind. Das gilt für den Einfluss
des Hammerklaviers auf die Klaviermusik des
19. Jahrhunderts und das Konzertwesen
ebenso wie für die Auswirkungen der ana-
logen Schallplattenaufzeichnung auf die künst-
lerische Interpretation von Musik seit Beginn
des 20. Jahrhunderts als auch für die Digita-
lisierung der Musikproduktion in den vergan-
genen 40 Jahren. Denn wo neuartige Tech-
nologien in den Zusammenhang einer musi-
kalischen Praxis eintreten, tun sie das nicht
als „Werkzeuge“, die für die Sache selbst fol-
genlos bleiben. Vielmehr verändern sich die
ästhetischen Qualitäten der Musik, das Ver-
hältnis von Komposition und Interpretation
und die Beziehungen zwischen produzieren-
den und reproduzierenden Musikern und
ihrem Publikum von Grund auf.1 Diese Be-
obachtung soll im Folgenden vor dem Hin-
tergrund des Übergangs von der analogen

zur digitalen Produktion von Musik thesen-
artig erläutert werden.

˜ Vollständige Editierbarkeit nahezu
sämtlicher Parameter des musikalischen
Materials. Noch in den sechziger Jahren stan-
den für die Aufzeichnung eines Musikstücks
auf Tonträger lediglich Bandmaschinen zur
Verfügung, die über zwei bis acht Tonspu-

Digitalisierbarkeit

Mensch und Maschine: Die Digitalisierung
der Musik gibt dem Produzenten im Studio
die künstlerische Freiheit, am Material auf
experimentierende, improvisierende und
immer reversible Weise zu arbeiten.    © Dierks
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ren verfügten, sodass die Aufnahmen der ein-
zelnen Instrumente entweder zeitgleich pa-
rallel auf allen Spuren zu erfolgen hatte oder
aber nacheinander im so genannten Playback-
verfahren. Spielfehler konnten bei dieser ana-
logen Technik nur durch Neuaufnahmen takt-
weise behoben werden.

Die Digitalisierung der Aufzeichnungsver-
fahren in den achtziger Jahren und insbeson-
dere die MIDI-Technologie2 machen es nun
möglich, auf der Makroebene die Räumlich-
keit einer Konzertaufnahme zu verändern,
indem durch die Bearbeitung der Signallauf-
zeiten der mikrofonierten Instrumente de-
ren relative Position im Klangkörper frei be-
stimmt werden kann, sowie auf der Mikro-
ebene sämtliche musikalisch relevanten Para-

tungsstadien abspeicherbar. Daher können
die „unterwegs“ getroffenen technischen und
künstlerischen Entscheidungen – falls notwen-
dig – in all ihren Details teilweise oder gänz-
lich rückgängig gemacht werden.

Für die Produktionsprozesse im jugend-
kulturellen Home-Recording-Studio des Ama-
teur-Musikers bzw. im professionellen Ton-
studio der Plattenindustrie ist dieses Potenzial
der Reversibilität von eminenter musikalischer
Bedeutung, denn es ermöglicht dem Produ-
zenten wie auch dem Musiker einen non-
linearen „Workflow“ und damit die künstle-
rische Freiheit, an dem Material gleichsam
auf experimentierende, improvisierende Weise
zu arbeiten, zumal die jeweiligen Zwischen-
ergebnisse jederzeit hörbar und damit über-
prüfbar zu machen sind.

˜ Erweiterung des kompositori-
schen Materials und seiner Bearbeitung.
Noch in den fünfziger Jahren des vergange-
nen Jahrhunderts standen dem Komponis-
ten bzw. dem Produzenten im Tonstudio
lediglich die überkommenen akustischen
Instrumente mit den auf ihnen zu erzeugen-
den Klängen zur Verfügung (wenn man einmal
von avantgardistischen Ausnahmen wie dem
1951 gegründeten Kölner Studio für elekt-
ronische Musik absieht). Die Entwicklung der
elektronischen Verfahren der Klangzerzeu-
gung in den sechziger Jahren und die Popu-
larisierung der analogen Synthesizer in der
Rock- und Popmusik der achtziger Jahre hat
zu einer weit reichenden Veränderung der
kompositorischen Szene geführt: Zunächst
einmal ist ein Großteil der herkömmlichen
akustischen und elektronischen Instrumen-
te sowie Bearbeitungsgeräte mit der Digitali-
sierung der Klangerzeugung und -bearbeitung
nunmehr auch virtuell verfügbar geworden
– der akustische Flügel als Software-Plugin
(z. B. Steinbergs The Grand), die Mehrspur-
tonbandmaschine und das Mischpult als Soft-
warepaket im Computer (z. B. Steinbergs vir-
tuelles Tonstudio Cubase SX). Mehr noch,
die neuartigen Musiktechnologien im Com-
puter verwandeln ihn mit seinen Synthese-
und Speichermöglichkeiten selbst in ein qua-
litativ neues Musikinstrument, auf dessen
virtuellen Tasten alle Arten von (musikali-
schen) Alltagsgeräuschen und Musikzitaten
(HipHop) musikalisch „spielbar“ werden und
neue Syntheseverfahren in Echtzeit nahezu
„akustisch“ anmutende Klänge zur Verfügung
stellen.

Die damit einhergehende Auflösung des
Zusammenhangs von Bauformen der Instru-
mente, personenspezifischen Spielweisen,
instrumenttypischen Spielfiguren etc. sowie
die Möglichkeit, über das sinnlich konkrete
optische und hörende „Hantieren“ mit Ma-

terialien und Verfahren auf spielerische bzw.
experimentelle Weise neue Zugänge zum
Musikmachen und Sounddesign zu gewin-
nen, haben gerade unter jugendlichen Ama-
teurmusikern zu einem nicht gering zu schät-
zenden Interesse am produktiven und
reproduktiven Umgang mit Musik geführt.

Auswirkungen der
Digitalisierung auf die
Interpretation von Musik

In dem Maße, wie mit der Digitalisierung
grundsätzlich alle Spielfehler des Interpreten,
teilweise sogar in Echtzeit, editierbar und
reversibel sind, definieren sich auch die An-
sprüche an die Interpretation von Musikstü-

meter der eingespielten Musik in „realtime“
oder nachträglich zu editieren: den Zeitpunkt
eines Tons auf Millisekunden genau, seine
ebenso exakt bestimmbare Dauer, die Laut-
stärke, seine Tonhöhe in Hundertsteln Cent,
die Klangfarbe, schließlich auch die zugeord-
neten Klangeffekte und Filtereinstellungen.

˜ Reversibilität der Eingriffe in das
musikalische Material. Insofern, als diese
Editierung der Parameter auf der digitalen
Ebene stattfindet, sind die jeweiligen Mate-
rialzustände und Prozessabläufe zu beliebi-
gen Zeitpunkten und in beliebigen Bearbei-

Kreative Brutstätte: Die Digitalisierung
ermöglicht jungen Amateurmusikern, per PC
und Studio-Software komplette Songs im
häuslichen „Kämmerchen“ aufzunehmen.

www.flickr.com

cken gänzlich neu. Denn wenn alles korri-
gierbar ist, dann kann es (eigentlich) keine
wirklichen Fehler in der Interpretation mehr
geben: Alles, was auf der CD zu hören bzw.
auf der DVD zu sehen ist, steht unter der
Annahme, dass es bis ins Detail so von dem
Interpreten bzw. dem Produzenten beabsich-
tigt sei. Die Digitalisierung der Aufzeichnung
von Musik hat damit zu einer doppelten Per-
fektion der Interpretation geführt: Perfekt ist
die Interpretation bzw. Aufnahme, weil sie
frei von Fehlern ist – perfekt ist sie aber auch,
weil sie bezüglich des Prozesses der musika-
lischen Interpretation zu einem finalen Ab-
schluss gekommen ist, denn eine weitere
Interpretation bzw. Aufnahme des Werks
durch denselben Interpreten stände in der
Gefahr, lediglich zu einer redundanten Wie-
derholung zu führen.

Diese Beobachtung bezüglich eines ein-
zelnen konkreten Interpreten lässt sich er-
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weitern auf die Interpretationskultur einer
ganzen Musikszene. Denn in dem Maße, wie
Perfektion in Spiel- und Klangkultur mit den
digitalen Technologien realisierbar geworden
ist, muss sie auch – zur Referenz in der Öf-
fentlichkeit der künstlerischen Community
geworden – im Live-Auftritt des Konzerts rea-
lisiert werden. Das wird insbesondere deut-
lich an den auf ihre kommerzielle Verwert-
barkeit hin angelegten Dokumentationen der
Konzerte von Künstlern wie Madonna oder
den Rolling Stones, deren Bühnenperformance
und Sound sich an den Ansprüchen von
Dolby-Surround für die Heimkino-Anlage zu
orientieren hat.

Digitalisierung contra
spieltechnische Aura

Die durch die Digitalisierung der Speiche-
rung und Übertragung von Musik auf die
Spitze getriebene Verlagerung von der emo-
tionalen Spontaneität oder gar Exzentrizität
einer in ihrer Eigenart nicht wiederholbaren
Interpretation hin zur gegenwärtigen Perfek-
tion von Spielkultur und Klangästhetik3 mar-
kiert das vorläufige Ende eines Prozesses, der
freilich in seinen Grundzügen schon vor 100
Jahren mit der analogen Tonaufzeichnung auf
Wachsmatrizen begonnen hat.4 Mag dieser
Prozess auch auf der technologischen Ebe-
ne als Zeichen des Fortschritts gradlinig ver-
laufen sein, in musikästhetischer Hinsicht ist
er von Inkonsistenz und Widersprüchlichkeit
gekennzeichnet. So wie die alten Technolo-
gien die Aura des Kunstwerks – die einmali-
ge Erscheinung einer Ferne, so nah sie auch
sein mag – zerstört und das Kunstwerk zu
einem Gegenstand des Interesses der Mas-
sen im Blick auf dessen Ausstellungswert ge-
macht haben,5 so gefährden die digitalen
Technologien die spieltechnische Aura des
Interpreten der Populären Musik, ermögli-
chen sie doch jedermann, jede noch so schwie-
rig erscheinende Spielfigur selbst auf gänz-
lich unvertrauten Instrumenten in beliebigem
Tempo etc. zu erzeugen. Zweierlei lässt sich
daraus ableiten:

1. Insofern, als es nicht mehr zwingend
der Beherrschung eines akustischen Musik-
instruments bedarf, um als Freizeitamateur
auf befriedigende (und erfolgreiche Weise)
Musik zu machen, hat sich der musikalisch
aktive Umgang mit Musik zum Gegenstand
des Freizeitinteresses der Massen entwickeln
können.

2. Für Profimusiker bedeutet dies, dass die
instrumentalen Spielfähigkeiten gegenüber der
visuellen Inszenierung der körperlichen Aus-
drucksperformance auf der Bühne bzw. im
Video in den Hintergrund treten. Überspitzt

formuliert: Wir hören Musik heutzutage nicht
mehr, sondern wir sehen sie.

Mit der Entwertung der reproduktiven Seite
des Instrumentalspiels durch die digitalen
Musiktechnologien im Computer werden
zugleich auch die akustischen Klänge der
herkömmlichen Instrumente selbst entwer-
tet. Auch sie verlieren, zumindest in den Ohren
vieler durch die Sounds der populären Mu-
sik sozialisierter Jugendlicher, in der Konkur-
renz durch software-generierte Synthesizer
und Soundsampler immer mehr ihre im ein-
maligen Dasein an einem Ort (und zu einem
bestimmten Zeitpunkt) und damit im idio-
matischen Kontext spezifischer Spielfiguren
und Satzweisen begründete Authentizität –
zugunsten einer nahezu beliebigen Verfüg-
barkeit als Sound-Preset für jeden musikali-
schen Zweck und in der Hand von jeder-
mann.

Vor dem Hintergrund dieser Dialektik von
technologischem Fortschritt und musikästhe-
tischem Wandel kann man sich fragen, wie
denn im musikalischen Verständnis die oben
angesprochenen „Fehler“ zu bewerten sind.
Wenn die spieltechnische Perfektion dazu
führt, dass die Einspielungen von Musik der
Klassik sich in ihrer Spielkultur immer mehr
einander annähern, dann ist abzusehen, dass
ab einem bestimmten Punkt Perfektion als
Bestandteil musikalischer Aussage uninteres-
sant, weil selbstverständlich wird: Was bei
Horowitz noch als atemberaubende Sensa-
tion des Zirzensischen erlebt wird, löst bei
Lang Lang nur noch die Bestätigung des
Wissens um die Erwartbarkeit dieser Art des
virtuosen Glamours aus. Überspitzend ließe
sich daher behaupten: Der „Fehler“ solcher
Einspielungen (und Konzertmitschnitte auf
DVD) besteht in ihrer fehlerfreien Perfektion.

All das legt nahe, dass die Digitalisierung
der Produktion von Musik zugleich ein neues
Verständnis der Toleranz gegenüber Unschär-
fen, Unzulänglichkeiten und Limitierungen
der musikalischen wie auch spiel- und sound-
technischen Darbietung hervorgebracht hat,
sofern damit das Bedürfnis nach musikalischer,
künstlerischer Authentizität befriedigt wer-
den kann. Als ein Zeichen hierfür kann ge-
lesen werden, dass in Koexistenz mit den gro-
ßen Konzerten in den viele Tausende von
Besuchern fassenden Fußballarenen gleichsam
als Gegenbewegung sich eine städtische Club-
szene entwickelt hat, in der unbekanntere
Bands unter klanglich meist mittelmäßigen
Soundbedingungen für ein Publikum spie-
len, das für die Unmittelbarkeit des Kontakts
zu den Musikern – „face to face“ – und die
unbekümmerte Spontaneität der Interpreta-
tion bereit ist, auf den Glanz technologischer
Perfektion zu verzichten.

Deutlicher noch als in diesem Verzicht wird
dieses veränderte Verständnis in der popu-
lärmusikalischen Gegenbewegung jener Bands
erkennbar, die auf der Bühne mit dem An-
spruch eines technischkritischen Musikkon-
zepts „unplugged“ spielen, also im bewuss-
ten Verzicht auf die elektronischen Hilfsmittel
der Soundgenerierung und -verbesserung. Die
Reduktion der musiktechnischen Mittel wird
hier zum stilbildenden Element, vergleichbar
etwa der HipHop-Musik, bei der die Beschrän-
kung auf zwei Plattenspieler und damit auf
das zeitgleiche Verwenden von lediglich zwei
musikalischen Phrasen den spezifischen Stil
des „DJ-ing“ generiert. Zwar sind in diesem
Genre auch technologisch höherwertige Pro-
duktionsformen wie das Konstruieren von
Beats am Computer durchaus üblich, die spe-
zifischen Limitierungen des Scratchens indes
mit zwei Schallplatten auf zwei Turntables
(analogen Plattenspielern, neuerdings aber
auch digitalen CD-Playern) haben sich bis
heute als virtuose Präsentations- und Produk-
tionsformen aufgrund ihres körpernahen Aus-
druckspotenzials erhalten.

Am konsequentesten zeigt sich diese Di-
alektik von Technikfortschritt und Musikver-
ständnis, wenn die technische Fehlerhaftig-
keit der Aufnahme zu einem spielerischen
Element der musikalischen Aussage umin-
terpretiert wird, der Hörer also in seiner Er-
wartung von Perfektion zunächst irritiert und
dann entlarvt wird. Ein bemerkenswertes
Beispiel für dieses Spiel mit dem Hörer hat
Madonna im Titel Don’t Tell Me ihrer CD
Music aus dem Jahr 2000 gegeben: Gleich
im Intro der akustischen Gitarre bricht nach
wenigen Tönen die Wiedergabe ab, als sei
der Datenfluss unterbrochen, setzt sogleich
wieder ein, um dann noch mehrere Male fast
stotternd an- und wieder auszusetzen. Die
völlig unrhythmischen Cuts der Gitarrenspur
fungieren hier auf fast ironische Weise als
rhythmischer Kick für das Zuhören.

Distribution von Musik
in der Konkurrenz von CD
und Internet

Die massenhafte Reproduzierbarkeit von
Medieninhalten ist für die einschlägige Schall-
plattenindustrie über viele Jahrzehnte die öko-
nomische Basis eines überaus erfolgsträchti-
gen Geschäftsmodells gewesen, ermöglichten
doch Rundfunk und Schallplatte einem brei-
ten, nicht nur in den großen Städten woh-
nenden interessierten Publikum, musikalische
Waren zunehmend unabhängig von Zeit und
Ort in ganz persönlich bestimmten situativen
Kontexten zu rezipieren.



Dieses für beide Seiten zunächst so attrak-
tive Geschäftsmodell ist allerdings aus Sicht
der Plattenindustrie im Blick auf die Verlet-
zung des Copyrights und die Verringerung
der Absatzzahlen immer von Neuem exis-
tenziell bedroht gewesen insofern,

… als Ende der fünfziger Jahre mit dem
Tonbandgerät in privater Hand auch das
Kopieren bzw. Mitschneiden der Medienin-
halte technisch machbar geworden war, wobei
die anfänglich durch Rauschen und unzurei-
chende Schnittmöglichkeiten noch geringe
Klangqualität im Laufe der Jahre durch zu-
sätzliche Rauschunterdrückungsverfahren wie
Dolby B und C oder das Telefunken-System
Highcom sich erheblich verbesserte,

… als die in den siebziger Jahren auf den
Markt kommenden Cassetten-Recorder das
Kopieren von Schallplatten nicht nur erheb-
lich vereinfachten, sondern auch eine Auf-
nahmeklangqualität boten, die für den durch-
schnittlichen, typischen Gebrauch im privaten
Bereich von Jugendlichen  (Walkman; Au-
toradio; Ghettoblaster; HiFi-Anlage etc.) auf-
grund der Dolby C-Rauschunterdrückung
völlig hinreichte,

… als die digitale CompactDisc im Zuge
der Entwicklung von immer leistungsfähige-
ren Computerprogrammen in den neunzi-
ger Jahren kompromisslos kopierbar und
vervielfältigbar geworden war und schließlich,

… als die Peer-to-Peer-Technologien des
Internets, mit deren Hilfe die im privaten User-
Archiv befindlichen Musikstücke grundsätz-
lich für jeden Interessenten gratis zum Tausch
zur Verfügung stehen, trotz aller juristischen
Gegenmaßnahmen ihren Siegeszug durch die
privaten Internetzugänge angetreten haben.

Neues macht Altes obsolet

Die Klage über die Verringerung der Ab-
satzzahlen der mediengebundenen Musik-
waren ist mithin als Topos fast so alt wie die
Musikmedienindustrie selbst. Im Grunde liegt
ihr eine Denkfigur zugrunde, die zum Inhalt
hat, dass das jeweils Neue (Medium) die in
der Vorzeit entstandene und populär gewor-
dene alte Zugangsweise zu Musik obsolet
macht. In diesem Sinne bedroht dann die
alte Schellackplatte die Nachfrage nach Kon-
zertbesuchen, Tonband und Audiokassetten
bedrohen mit ihren erweiterten Gebrauchs-
werten des Schneidens die Schallplatte, und
Computer und Internet schließlich als imma-
terielle Kopier- und Distributionsmedien den
Absatz von CDs.

So plausibel diese Argumentationsfigur der
„Copy-kills-music“-Kampagne der Plattenin-
dustrie auf den ersten Blick auch erscheint,
derart monokausal und linear sind diese Ver-

hältnisse des „Fressens und Gefressenwerdens“
keineswegs. Gewiss, die durch die Digitali-
sierung entstandenen Kopiermöglichkeiten
insbesondere in der Jugendszene haben zu
einem erheblichen Rückgang der Verkaufs-
zahlen geführt. Man darf dabei aber nicht
übersehen, dass die Musikindustrie zur Kom-
pensation der rückläufigen Nachfrage zuneh-
mend ihre Promotionanstrengungen auf die
Bands des Mainstream und der Topseller
konzentriert hat und sich so aufgrund dieser
konservativen Repertoire-Politik in den letz-
ten zehn Jahren wirklich musikalisch neue
Besitzbedürfnisse generierende Musikstile nicht
mehr haben etablieren können. Wer heute
neuartige Musik hören will, wird weder in
den Massenradios mit ihren „Top-Hits der
achtziger und neunziger Jahre“ (!) bedient noch
bei den überkommenen Labels: Vielmehr wird
er angewiesen sein, sich in den lokalen Club-
Szenen (der größeren Städte) umzusehen.

Galt es noch in den achtziger Jahren un-
ter Jugendlichen als „cool“, die neuesten Auf-
nahmen der angesagten Bands zu besitzen
und dafür einen nicht unbeträchtlichen Teil

des Taschengeldbudgets einzusetzen, so hat
spätestens seit Ende der neunziger Jahre das
Handy mit seinen Multimedia-Fähigkeiten die
CD als Topseller in der Jugendkultur verdrängt.
Aufmerksamkeit und Besitzstreben der Ju-
gendlichen und jungen Erwachsenen zwischen
14 und 34 Jahren gelten nunmehr einer Tech-
nologie, mit der sich das Bedürfnis nach je-
derzeitiger interpersonaler Kommunikation
nicht nur funktional befriedigen lässt, son-
dern deren Gebrauch als solcher bereits als
sinnlich-konkrete Performance von selbstpro-
duzierten Klingeltönen und Videosequenzen
im Freundeskreis erlebt wird.6

Dieser Performance-Wandel vom Walk-
man zum Handy, vom „bloßen“ Hören von
Musik zum multimedialen, situationsgeprägten
Erlebnis von Musikfilmen in der Heimkino-
Anlage spiegelt sich auch in der rückläufi-
gen Entwicklung der Absatzzahlen von CDs
auf der einen und dem enormen Zuwachs
der Zuschauerzahlen bei Konzerten in den
letzten Jahren auf der anderen Seite. Für das
Publikum stellt der Besuch eines Konzerts
trotz (oder gerade aufgrund) der hohen Ein-

„Hometaping is killing music“ – Lächerlich!
Gerade Jugendliche laden via Tauschbörsen gerne Musik aus dem Internet herunter –
gratis, aber nicht immer legal. Die Computerzeitschrift c‘t beleuchtete das „Filesharing“
in einem Interview (Heft 25/2007). Aus: Briegleb, a.a.O., S. 85

Foto: girlfriends-avenue.de
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trittspreise7 ein Live-Event dar, dessen Attrak-
tivität in dem einmaligen Erlebniswert besteht,
umgeben von gleichgesinnten Fans den Künst-
ler auf der Bühne, so fern er auch aufgrund
der Abschottung durch Bodyguards und
Sperrgitter ist, in einer Aura der unmittelba-
ren situativen Nähe zu spüren, sei sie auch
vermittelt durch die unvermeidliche Groß-
bildschirmprojektion.

Somit zeigt sich, dass das einst erfolgrei-
che Geschäftsmodell nicht schon deshalb, weil
es „damals“ erfolgreich war, auch als Modell
für die Gegenwart taugen kann. So wie viele
erfolgreiche Firmen der analogen Musik-, TV-
oder Foto-Szene wie Braun, Loewe bzw. Leica
und Rollei den Übergang zur Digitaltechnik
verpasst haben und dadurch ökonomisch in
ihrer Existenz bedroht waren, so haben auch
die großen Plattenfirmen den Übergang von
dem physischen Tonträger CD zur digitalen
Distribution von Musik via Internet zu spät
als Herausforderung begriffen.8 Denn nicht
nur in ökonomischer Hinsicht ist die CD zum
Auslaufmodell geworden, sondern auch in
technologischer: Der Kopierschutz des Digi-
tal rights management (DRM) lässt sich durch
entsprechende Software oder durch hoch-
wertige digtal-analog-digitale Kopien (digita-
le CD, analoge Wandlung, digitales Brennen
auf CD) leicht umgehen.

Im Gegensatz dazu lässt sich grundsätz-
lich jede aus dem Internet herunterzuladen-
de Musikdatei so codieren, dass ihr einge-
schrieben ist, über welche Wiedergabegeräte
sie abgespielt werden kann, wie viele Male
das möglich sein soll (!), ob und wie oft sie
kopiert werden darf und wann ihre Nutzungs-
zeit abgelaufen ist. Anders als die einmal
gebrannt unveränderbare CD kann jederzeit
der Kopierschutz der auf den Servern der
Plattenindustrie gespeicherten Dateien bei
Bedarf angepasst werden. Und nicht zuletzt

ist auch der Preis für den Download
der Musikdateien in Abhängigkeit von
der Marktlage frei veränderbar.

So ist es denn auch nur konsequent,
wenn die Deutsche Grammophon (DG)
vor kurzem ihren Klassikkatalog der
Compact Discs in hochwertiger Quali-
tät mit 300 k/bps gemeinsam mit Dec-
ca, Philips und ECM für den kosten-
pflichtigen Download im Internet
bereitgestellt hat. Noch ist die Anzahl
der Downloads von Klassik-Material aus-
gesprochen gering, das mag auch mit
dem Alter der Interessenten klassischer
Musik zu tun haben. Die DG hat da-
her (vorerst) darauf verzichtet, die Down-
loads mit einem Kopierschutz zu ver-
sehen. Zu erwarten ist aber, dass die Nut-
zungsbedingungen zunehmend schärfer reg-
lementiert werden, wenn sich dieses Geschäfts-
modell des Zugangs zu Musik erst einmal
im Markt etabliert hat.

Konsumption von Musik im
Internet: Perspektiven eines
sich verändernden Musik-
verständnisses

Das Internet ist auf dem Weg, so viel ist
offenkundig, sich zum Leitmedium der mas-
senhaften Verbreitung von musikbezogenen
Waren zu entwickeln. In der Wahrnehmung
nicht nur seiner jugendlichen Nutzer fungiert
es als das Portal der Wahl für den digitalen
Zugang zu Musik, Bildern, Filmen, Videos,
Texten, Nachrichten, Tagebüchern, Diskus-
sionsforen etc. Mag vordergründig seine
Attraktivität auch darin bestehen, dass die
trendigen Zugänge wie Google, Wikipedia,
Flickr oder musikbezogene wie MySpace und
YouTube kostenfrei (wenngleich werbebe-

gleitet) verfügbar sind, so begrün-
det sich die kulturelle Bedeutsam-
keit doch darin, dass diese Zugänge
zur Massenkultur den jeweiligen
Nutzern als personalisierte, indi-
viduelle Profile des persönlichen
Umgangs mit kulturellen, sozialen,
gesellschaftlichen, ökonomischen
Daten etc. erscheinen, die sich mit
vergleichbaren Profilen bzw. In-
teressen anderer Internetnutzer
interaktiv vernetzen lassen und
sogar zur Selbstvermarktung von
Musik eigener Produktion (My
Space) auffordern.

Bertolt Brecht hat 1932 eine
viel beachtete Forderung zur „Um-
funktionierung des Rundfunks“
gestellt: „Der Rundfunk ist aus

einem Distributionsapparat in einen Kom-
munikationsapparat zu verwandeln. Der
Rundfunk wäre der denkbar großartigste Kom-
munikationsapparat des öffentlichen Lebens,
ein ungeheures Kanalsystem, das heißt, er
wäre es, wenn er es verstünde, nicht nur aus-
zusenden, sondern auch zu empfangen, also
den Zuhörer nicht nur zu hören, sondern
auch sprechen zu machen und ihn nicht zu
isolieren, sondern ihn in Beziehung zu set-
zen. Der Rundfunk müsste demnach aus dem
Lieferantentum herausgehen und den Hö-
rer als Lieferanten organisieren.“9

Jetzt macht anstelle des Radios das Inter-
net den Rezipienten „sprechen“ und es „setzt
ihn in Beziehung“: Er kann eigene Beiträge
bei Wikipedia einstellen, Kommentare in Text-
oder Videoform zu Beiträgen anderer Nut-
zer hochladen, eigene Musikstücke über last.fm
veröffentlichen und in Foren über persönli-
che und nichtpersönliche Fragen mit Ande-
ren diskutieren. Aber handelt es sich hier wirk-
lich schon um die von Hans Magnus Enzens-
berger 1970 in seinem „Baukasten zu einer
Theorie der Medien“10 angedachte Demo-
kratisierung der Produktions- und Distribu-
tionsmittel in der Hand der Massen? Und wich-
tiger noch: Welche Inhalte werden hier „distri-
buiert“, wie relevant ist die hier entstehende
virtuelle Öffentlichkeit und welche Auswir-
kungen hat diese Kommunikation auf das
kulturelle Verständnis von Musik und den
Umgang mit ihr? Das Nachdenken über die-
se Fragen und mögliche Antworten möge
durch die folgenden, abschließenden The-
sen angeregt und strukturiert werden:

˜ Vollständige Auflösung des Zu-
sammenhangs von musikalischem Ma-
terial und dem Kontext seiner Rezep-
tion. Die Digitalisierung hat zu einer grund-
sätzlichen Entmaterialisierung des musikali-
schen Materials und seiner Übertragungsfor-
men geführt mit weitreichenden Folgen für
die Wahrnehmung bzw. das Verständnis von
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Konsequent: Auch die Deutsche Grammophon stellt
jetzt ihren Klassik-Katalog in einem Webshop zum
Download bereit.

The social music revolution: „Last.fm“ empfielt
als Internetradio seinen Nutzern auf Basis ihrer
Hörgewohnheiten neue Musik, Menschen mit
ähnlichem Musikgeschmack und Konzerte in ihrer
Umgebung.



Musik und Musikkultur. War auch das Hö-
ren von Musikstücken auf CDs im digitalen
Walkman nicht mehr an bestimmte Orte,
Zeitpunkte und situative Kontexte gebunden,
so war aber doch die Reihenfolge der Mu-
sikstücke physisch vorgegeben – jedes ein-
zelne Musikstück fungierte als musikalischer
Kontext des vorangehenden wie des nach-
folgenden Stücks und insgesamt standen sie
in einem musikalischen Spannungsverhältnis
zueinander.

Titel (der Populären Musik) hingegen, die
aus dem Internet heruntergeladen werden,
sind in der Regel von den Interessenten als
einzelne Stücke (sozusagen um ihrer selbst
willen) ausgewählt worden, infolgedessen
stehen sie auf der Festplatte isoliert von jeg-
lichem musikalischen Zusammenhang eines
(Konzept-)Albums oder eines Zyklus für das
fragmentierte Hören zur Verfügung. Ande-
re Stücke, deren Reihenfolge von dem Kom-
ponisten bzw. Produzenten möglicherweise
bezüglich ihrer Funktion für den Aufbau von
Spannung und Kontrasten festgelegt worden
ist, verbleiben ungehört, geraten gar in Ver-
gessenheit, weil sie an und für sich als nicht
so interessant erscheinen und ihre Funktion
für die Gesamtheit der eigentlich zusammen-
gehörenden Stücke nicht mehr erkennbar ist.11

˜ Verlust des Distinktionsgewinns
aus Aneignungs- und Präsentationsauf-
wand. Aus der Werbespsychologie ist seit
langem bekannt, dass der Preis, der für eine
Ware zu bezahlen ist, neben dem materiel-
len Gebrauchswert einen psychischen Zusatz-
nutzen darstellt: Die Höhe des objektiven Kauf-
preises symbolisiert den subjektiven Wert der
Ware. Ein Konzert, dessen Eintrittspreis ge-
ring ist, gerät in Gefahr, deshalb von den Be-
suchern als zweitklassig erlebt zu werden. Und
Musikstücke, die kostenlos aus dem Netz he-
runtergeladen werden können, erscheinen
bezüglich ihrer Wertschätzung schnell als
beliebig und austauschbar.

Den immateriellen Musik-Downloads aus
dem Internet mangelt es also an jener physi-
schen Präsenz der körperhaften Oberfläche
einer Schallplatte oder auch CD, die man
sinnlich konkret mit den Händen berühren
kann, mit der man vorsichtig umgehen muss,
um sie nicht zu beschädigen, und die damit
über eine nostalgisch eingefärbte Aura des
Wertvollen, weil Einmaligen verfügt. CDs las-
sen sich zudem als Gegenstände sammeln,
man kann sie in Regalen stehen sehen, sie
fordern mit ihrem Cover und ihrem Rücken
im Regal auf, in den Player eingelegt und ge-
hört zu werden. Selbst der Aufwand, der mit
dem Erwerb von physisch distribuierten Waren
verbunden ist – hier also von Schallplatten
und CDs (wie übrigens auch von Büchern),
mit allerlei Hürden beim Suchen, Bestellen
und Kaufen in einem Laden, zu dem man
hingehen muss –, erzeugt emotionale und
soziale Konnotationen, die den subjektiven
Gebrauchswert der nunmehr in den eigenen
Besitz übergegangenen Kulturinhalte steigert
und so deren Aneignung in der Wahrneh-
mung nachhaltig werden lässt.

˜ Lifestyle im Internet als virtuelle
Selbstverwirklichung. Computer und In-
ternet sind mit großen Schritten dabei, bei
den Jugendlichen im Alter von zwölf bis 19
Jahren dem Fernseher hinsichtlich Nutzungs-
dauer und subjektiver Wertschätzung den
Rang abzulaufen. 83 Prozent der Jugend-
lichen dieser Altersgruppe sind mehrmals pro
Woche aktiv im Internet, täglich verbringen
sie dort 114 Minuten mit den unterschied-
lichsten Aktivitäten.12 Bezieht man die Alters-
gruppe der 20- bis 30-Jährigen mit ein, lie-
gen diese Werte noch wesentlich höher. Von
wirklich entscheidender Bedeutung ist indes,
dass dieser Wandel in den medienbezoge-
nen Freizeitorientierungen nicht nur quanti-
tativer Art ist (im Sinne von Nutzungsdauern),
sondern eine neue Qualität darstellt: Wäh-
rend der Konsument von TV-Sendungen ledig-

lich fremdbestimmte Inhalte passiv auf sich
einwirken lässt, ermöglicht das Internet mit
seinen Angeboten des Web 2.0 den Nutzern
das aktive Gestalten von Netzinhalten in der
Interaktion mit anderen Menschen. Immerhin
ein Viertel der Jugendlichen im Alter bis zu
19 Jahren produziert mehrmals pro Woche
eigene Inhalte und stellt sie als Bilder, Videos,
Musik oder Beiträge in den Foren der Netz-
Community zur Diskussion.13

Wenn auch aus medienpädagogischer Sicht
der Aufforderungscharakter der Web 2.0-
Portale wie MySpace, YouTube oder Wiki-
pedia, selbst als Produzent aktiv zu werden,
gewiss positiv zu bewerten ist, so darf man
doch nicht verkennen, dass die kommuni-
zierten Inhalte qualitativen Ansprüchen nicht
immer zu genügen vermögen. Aus Sicht der
meist jugendlichen Nutzer dürfte das aber kein
wirkliches Problem sein, geht es ihnen doch
nicht nur um die Musik oder das Video und
den Austausch von Informationen hierzu,
sondern darum, mit den anderen Nutzern
in Kontakt zu treten, um sich als Fan dieser
Musik zu zeigen, Empfehlungen zu geben vor
dem Hintergrund eigener Kennerschaft und
Erfahrung etc. Die ins Netz gestellten, teils
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sehr persönlich gehaltenen Kommentare zei-
gen sich daher in launiger „Schreibe“, sie wollen
bei aller Ernsthaftigkeit des Anliegens sich
witzig und szenetypisch geben, sie sind teil-
weise durchaus unterhaltsam, auch wenn sie
mitunter ein wenig naiv und wichtigtuerisch
daherkommen.

Der interaktive Umgang mit Musikkultur
und der kommunikative Austausch hierüber
wird damit neben der Pflege der Beziehun-
gen zu Mitgliedern einer virtuellen Gemein-
schaft Gleichgesinnter bzw. eines Freundes-
kreises zu einem wesentlichen Bestandteil14

des virtuellen „Social Network“ des Internets.15

Die Portale des Internets öffnen so – beglei-
tet von Werbung – den Zugang zum täg-
lichen sozialen Kontakt mit anderen Men-
schen, ohne dass dieser Kontakt von den

»Ein Mann, der etwas zu sagen
hat und keine Zuhörer findet,

ist schlimm daran.
Noch schlimmer sind Zuhörer

daran, die keinen finden,
der ihnen etwas zu sagen hat«

Bertolt Brecht 16

Broadcast yourself: Über das Videoportal
YouTube können die Nutzer kostenlos Video-
Clips (Film- und TV-Ausschnitte, Musikvideos
sowie selbstgedrehte Filme) ansehen, hoch-
laden und kommentieren.
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materiellen und zwischenmenschlichen Prob-
lemen der real existenzierenden analogen Welt
belastet wäre. Die reale soziale Ferne der ano-
nymen Nachbarn im Hochhausblock der
Großstadt kompensiert sich so vermittels der
gefühlten Nähe der virtuellen Kommunika-
tionspartner im Netz.      
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Bemerkenswert ist an den aktuellen Dis-
kussionen, dass auch hier wieder die eine
Technologie die andere zu ersetzen scheint
und dass, ganz nebenbei, das Vinyl sein x-
tes Comeback erlebt. Dazu muss eingangs
konstatiert werden, dass bereits 1913 der stu-
dierte Journalist Wolfgang Riepl in seiner Dok-
torarbeit zum Nachrichtenwesen medienre-
volutionär geforscht hatte und zu dem Ergebnis
kam, dass sich Medienformate nicht voll- stän-
dig verdrängen, sondern ergänzen und zu funk-
tionalen Änderungen führen. Auch das Vi-
nyl, der Longplayer, ist durch die CD nie
gänzlich verdrängt worden und hat auch nicht
Comebacks aus dem Nichts heraus erlebt.
Die CD hat als kleiner, transportabler, kos-
tengünstig zu produzierender Massentonträger
das Vinyl für die schnellen und großen Märkte
sicherlich in kommerzieller Hinsicht ergänzt
und sogar abgelöst. Vinyl in Form von Long-
player, Single oder auch Maxi-Single ist hin-
gegen auf den Märkten der Spezialisten –
DJs, Fans, Fetischisten – ständig präsent ge-
wesen und scheint derzeit sogar ein kleines
neues Hoch zu erleben, u. a. wegen seiner
Beständigkeit.

Diese Entwicklungen scheinen typisch für
die umfassenden Diskussionen um die zu-
nehmende Digitalisierung von Musik. Immer
neue Technologien zur Produktion, Distri-
bution, Rezeption und Weiterverarbeitung von
Musik werden erschaffen, getestet, gegebe-

Als in Deutschland Mitte der
80er Jahre die CD massen-

wirksam auf den Musikmärkten
eingeführt wurde, war die Rede
vom Ende des Vinyls. Der digitale
Datenspeicher schien den analogen
Tonträger endgültig abgelöst zu
haben. Gut 20 Jahre später müssen
wir eingestehen, dass erneut die-
selben Diskussionen vor anderen
Vorzeichen stattfinden: Nun scheint
die CD ein Auslaufmodell zu sein,
welches von virtuellen digitalen
Formaten wie MP3 oder Streams
verdrängt wird.

nenfalls auf die Märkte gebracht, modifiziert
und eventuell eines Tages nur noch im Me-
dien- oder Musikmuseum ausgestellt.  Diese
Prozesse laufen nicht unbesehen und folgenlos
ab. Durch sie werden Individuen und Grup-
pen, insbesondere in hochtechnologisierten
Mediengesellschaften wie der unseren, in
ihrem alltäglichen Handeln beeinflusst, und
zwar sachlich, räumlich, zeitlich und sozial.

1. Produktion: Musik
zwischen Nischenprodukt
und Massengut

Teilt man den massenmedialen Kommu-
nikationsprozess Musik in die bereits genann-
ten Ebenen Produktion, Distribution, Rezep-
tion und Weiterverarbeitung ein,  dann lassen
sich auf allen Dimensionen durch neue Tech-
nologien erhebliche Veränderungen im Han-
deln der Akteure beobachten, wobei hier das
Augenmerk auf die Popmusik gelegt werden
soll, weil diese besonders schnell und emp-
findlich, ja nahezu seismografisch auf umfas-
sendere Entwicklungen reagiert.

Die Produktion von Popmusik wird durch
neue, vor allem digitale Technologien in mehr-
facher Hinsicht vereinfacht: Sie wird kosten-
günstiger, einfacher erlernbar und somit schnel-
ler und weniger raumgreifend benutzbar. Seit
geraumer Zeit kann jeder, der in finanziel-
ler, zeitlicher und räumlicher Hinsicht gewisse
Potenziale mitbringt, zum Popmusikproduzen-
ten werden, und sei es für 15 Minuten, um
an Andy Warhols berühmtes Statement zu
erinnern. Dieser Jedermann als Produzent von
Popmusik ersetzt aber keinesfalls aufwändi-
ge, teure Produktionen, wenn etwa Bands
wie Talk Talk, Portishead oder Spiritualized
mit einem Symphonieorchester aufnehmen.
Das Produktionsstudio auf dem Schreibtisch
ist aber zumindest, vor allem im Rahmen von
elektronischer Musik, möglich und millionen-
fach zwischen Cubase und Magix angewen-
det geworden. Auch durch diese neuen tech-
nologischen Möglichkeiten hat sich die Pop-
musik immer weiter in Stile und deren Un-
tergruppen ausdifferenziert, wobei gleichzeitig
immer wieder gefragt wird, welcher große
umfassende Stil von Popmusik eigentlich noch

ENDE ODER BEGINN?

Was die Digitalisierung von Popmusik für die        
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gänzlich neu nach Techno und HipHop ent-
standen sei und ob nicht alle heutigen Stile
und Bewegungen „nur“ noch Anlehnungen
an Bisheriges seien. Die Antwort lautet: Sie
sind es, und sie sind trivial wie die schlechte
Coverversionen-Band auf dem Schützenfest
oder hochkomplex wie wilder Bastard-Pop
oder Mashup-Verfahren es zeigen. Weder hat
die Popmusik inhaltlich durch Technikfeti-
schisierung ausgedient noch können wir tag-
täglich unerwartete Innovationsexplosionen
beobachten. Weder bedeutet das MP3-For-
mat den Tod der Musik, wie es jüngst der
bekannte deutsche Medientheoretiker Fried-
rich Kittler ausrief,  noch sind qualitative Ver-
luste im Vergleich zwischen Vinyl und MP3,
wie Kittler sie moniert, gänzlich abzustreiten.

2. Distribution: Werden
Werbung, Journalismus und
PR überflüssig für Popmusik?

Sind der Song oder Track erst erstellt, so
meinte seit jeher manche Band, sei danach
der Weg frei zum Publikum. Der Schritt aus
dem Studio zum Fan war schon immer ein

großer. Er ist in mancher Hinsicht durch di-
gitale Technologien erleichtert und gleichzeitig
verkompliziert worden. Insbesondere das
Internet hat den Distributoren im Sinne von
Journalisten, Werbenden und Öffentlichkeits-
arbeitenden vielfältige neue Plattformen und
Erreichbarkeiten der potenziell Interessierten
geliefert. Ja, die Diskussionen gehen seit Jah-
ren sogar soweit, dass digitale Verbreitungs-
medien eventuell sogar den Musiker zum
kompetenten Selbstunternehmer und die pro-
fessionellen Distributoren überflüssig machen
können.

Auch für die Vermittlung von Popmusik
gilt: Es ist leichter und schneller möglich ge-
worden, seine eigene Musik anzubieten und
auf den virtuellen Markt zu stellen. Und da-
durch entsteht ein schier unübersichtliches
Spektrum an Stilen und Musikern. Aber der
„Reality Check“, der Plattenvertrag, journa-
listische Artikel oder die Buchung einer Tour-
nee durch reale Clubs, ist damit noch lange
nicht garantiert. Wobei genau an diesem Punkt
die Frage ansetzt, inwiefern Tonträger, Fea-
ture oder Tour eben weiterhin unerlässlich
für die Bewerbung, das Anbieten von Pop-

musik sein werden. Nicht zuletzt, weil viele,
zumeist junge Menschen, beruflich in diese
Branchen gelangen (wollen), sind hier
sicherlich zukünftige, vertiefende wissenschaft-
liche Ana-lysen notwendig, jenseits von trend-
forschendem Prophetentum, wie es etwa von
David Kusek und Gerd Leonhard betrieben
wird.  Wenn es theoretisch nur noch sich
kompetent selbst organisierende Popmusiker
gäbe, die alle Technologien perfekt ausnut-
zen würden, dann würden ja eben auch ganze
Berufsfelder wegbrechen. Dann gäbe es etwa
keine Opinionleader im Bereich Popmusik
mehr, wie es z. B. Radio-DJs wie John Peel,
Klaus Walter oder Klaus Fiehe bzw. Print-
Journalisten wie Diedrich Diederichsen, Chris-
toph Gurk oder Kerstin Grether waren und
sind. Diese müssen ihre intellektuell mächti-
ge Position verantwortungsvoll ausfüllen und
können durchaus, gemeinsam mit popwis-
senschaftlichen Beobachtungen, anleiten zum
Gegen- und Querlesen, wie es der Musiker,
DJ und Literat Thomas Meinecke formuliert
hat.

Auf der Dimension der Distribution von
Popmusik kann im Übrigen ohne diese Schleu-

ODER mittendrin in derVeränderung?
         Mediengesellschaft und unser soziales Verhalten bedeutet. Von Christoph Jacke
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senwärter und Selektionspersonen eine Menge
Zeit verloren gehen, wenn man sich etwa
von den unzähligen Angeboten und Anprei-
sungen in Form von Newsmails oder bei My-
space in den Cyberspace unendlich entfüh-
ren lässt. Wer stellt auf einer solchen virtuellen
nächtlichen Reise noch nicht plötzlich und
erschrocken fest, dass es bereits wieder Morgen
wird? Für die Mediengesellschaft lässt sich
hier am deutlichsten erkennen, dass die di-
gitale Evolution neue und alte Berufsfelder
gleichermaßen herausfordert.

3. Rezeption: Land der
1000 Möglichkeiten versus
„Lost in Cyberspace“

Die bereits genannten amerikanischen
Trendforscher Kusek und Leonhard sehen
die Möglichkeiten der Rezeption im Rahmen
neuer, tatsächlich interaktiver Medien eupho-
risch und sprechen von einer klaren Entwick-
lung vom Konsumenten zum Produzenten,
von Rezeptionen, die mehr durch das Enga-
gement des Nutzers bestimmt werden (pull)
als lediglich von ihm zugelassen zu werden
(push). Keine Frage, das Erstellen eines eige-
nen Profils auf MySpace oder die Kommu-
nikation über E-mail und Homepages von
Künstlern erscheinen aktiver, im Idealfall in-
teraktiver, als es jeder Leserbrief oder Anruf
bei Musikmedien älterer Couleur jemals war.

Dennoch sollte auch hier weniger pau-
schal hingeschaut werden: Die Möglichkeiten
der Selbst-Präsentation und auch -vermark-
tung haben sich durch das duale Rundfunk-
system und vor allem durch das Medienan-
gebotskaufhaus Internet vermillionenfacht.
Damit einher geht aber noch lange nicht der
souveräne und kompetente Mediennutzer.
Auch die Strategien und Taktiken der Rezi-
pienten von Popmusik werden sicherlich mit
der Zeit versierter, kann man doch schnell
und große Distanzen übergreifend recherchie-

ren, um die erste Single der Sisters of Mercy
zu finden, die es Mitte der achtziger Jahre
eben nur sehr teuer in einer der einschlägi-
gen Straßen voller Second-Hand-Plattenläden
in London zu suchen und erwerben gab. Doch
stehen die Rezipienten von Popmusik vor
dem doppelten Problem, sich zum einen
formal (Medientechnologiekompetenz) und
zum anderen inhaltlich (Popmusikkompetenz)
auskennen zu müssen, beides übrigens Fä-
higkeiten, die institutionell in Schule und
Hochschule noch nicht sehr intensiv gefor-
dert und gefördert werden.

Die Qualität der Rezeption von Popmu-
sik selbst und ihr Wert ändern sich überdies.
Wenn immer mehr Musik immer schneller
und problemloser aus dem Netz abrufbar wird
– vor allem, wenn die viel diskutierten juris-
tischen Fragen geklärt und die vorschnelle
Kriminalisierung der offensichtlich Bedürfti-
gen fallen gelassen wird –, dann kann es z.
B. zu dem Effekt kommen, dass Rezipienten
immer mehr Songs oder Tracks ansammeln,
ohne dass sie diese anhören, geschweige denn,
dass sie sich mit ihnen reflektiert auseinan-
dersetzen.

Selbstpräsentation ohne Limit: Auch „PopCamp“, das Nachwuchsprojekt des Deutschen
Musikrats, bietet Interessierten über ein Profil auf „MySpace“ Informationen, Fotos, Videos
und interaktive Blogs an.             © www.myspace.com/popcamp

Ferner, und hier ist Friedrich Kittler voll
und ganz zuzustimmen, wird sich auch in der
Rezeption von Popmusik im Netz viel zu sehr
an die Vorgaben gehalten: „Die Presets muss-
ten schon immer überwunden werden. Wer
sich mit Werkseinstellungen abspeisen lässt,
über den reden wir hier gar nicht.“ Die vor-
gemischten Welten auch der Popmusik kön-
nen, bei dementsprechender (Aus-)Bildung
viel mehr reflektiert, hinterfragt und produktiv
modifiziert werden. Und es muss auch nicht
gleich hinter jedem Hack eine Festanstellung
im gehackten Unternehmen stehen.

Die Archivierung, Pflege, Präsentation und
Verwaltung dieser zudem unhaptischen vir-
tuellen Sammlungen erscheint müßig, denn
der ständige Zugang über den Weg einer
Musik-Flatrate erübrigt all diese Bemühun-
gen. Wofür braucht man noch die Aura ei-
ner gewichtigen Schallplattensammlung im
Wohnzimmer? Ob diese Virtualisierung durch
digitale Techniken nun im wahrsten Sinn des
Wortes erleichternd ist oder mit ihr Distink-
tionsmöglichkeiten qua Stil und Wissen ver-
loren gehen, werden zukünftige Studien zei-
gen müssen.

MUSIK�ORUM16
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4. Weiterverarbeitung:
Kreativität bis zur Produktion
neuer Angebote

Ein ganz wichtiger Bereich im massenkom-
munikativen Prozess der Popmusik ist der der
extremen Rezeption und Nutzung. Wenn
dabei neue Angebote erstellt werden, wenn
also etwa ein Fan oder Anti-Fan von Britney
Spears deren Musik(video)clips persifliert und
diese neuen Clips bei Youtube einstellt, wenn
ein DJ aus vorgegebenem Material vollkom-
men neue Tracks zusammenbastelt, wie etwa
beim Remixen oder bei Mashups, dann sind
das kreative Handlungen aufgrund von Kom-
petenzen, die neue, teilweise sogar künstle-
rische Produkte herstellen. Diese Verfahren
gab es natürlich auch schon im letzten Jahr-
hundert, sie waren nur oftmals nicht sicht-
bar und verblieben im Privaten, außer etwa
im Falle der Magazine, die Fans über ihre Lieb-
lingsmusiken produziert haben, den Fanzines.
In Zeiten des Internets und der zunehmen-
den Sichtbarkeit unseres auch popmusikali-
schen Alltags wird sich zwangsweise zuneh-
mend aufeinander bezogen, wird zitiert,
recyclet und aus Altem immer wieder Neues
erschaffen – mit der Kunsttheoretikerin und
Musikjournalistin Mercedes Bunz gesprochen:
„Die Bearbeitung von Material tritt an die Stelle
seiner alten originären Herstellung – ‚Kultur-
schutt’ ist sozusagen das kommende Produk-
tionsmittel.“

Diese Bearbeitungen sind von ihren Vo-
raussetzungen her, also dem Bereiststellen von
Material und Techniken, im digitalen Zeital-
ter bestens ausgerüstet. Dennoch bedarf es
der Akteure, die sich damit auskennen und

die gewillt sind, aus Schutt etwas Neues zu
produzieren. Diese neuen Produkte können
dann als Songs, Tracks oder andere Popmu-
sik- und Medienangebote sowohl kommer-
zialisiert und professionalisiert werden als auch
in der Grauzone des Amateurhaften verblei-
ben, im Netz ewig auf irgendeiner Plattform
verharren oder schlichtweg gelöscht werden
(auch diese Aktion ist einfacher und schnel-
ler als zu Zeiten etwa der Musikkassette).
Geschieht Ersteres, kann der massenkommu-
nikative Prozess hier kreislaufartig von vorne
beginnen.

Fazit: Weder Beginn noch
Ende, sondern mittendrin

Festzuhalten bleibt, dass die digitale Evo-
lution in Form von neuen Technologien in
der Produktion, Distribution, Rezeption und
Weiterverarbeitung von Popmusik für erheb-
liche Veränderungen unseres Zusammenle-
bens sorgt. Digitale Techniken helfen uns,
zeitliche und räumliche Probleme (Stichworte
Schnelligkeit und Erreichbarkeit) zu lösen. Sie
machen uns mittlerweile zudem den Umgang
mit sich immer einfacher, die Benutzerober-
flächen erlauben es, sie rasch zu verstehen
und anzuwenden. Was passiert, wenn unter
den Oberflächen etwas außer Kontrolle ge-
rät, steht auf einem anderen Blatt geschrie-
ben.

Mitbedingt durch die Wandlungen auf der
technischen Ebene sind aber auch Verände-
rungen im sozialen Verhalten, im gesellschaft-
lichen Miteinander. Hier stehen die Wissen-
schaften in der Tat inmitten des Begreifens
der Konsequenzen von „0 und 1“ für den

popmusikalischen Alltag des Denkens und
Handelns. Und hier scheinen sich die an Pop-
musik beteiligten Akteure zu spalten – in
diejenigen, die in jeder Hinsicht kompetent
sind, also dezidiert auswählen, anwenden,
lernen und reflektieren können, und dieje-
nigen, die kritiklos übernehmen, unreflektiert
konsumieren und wegwerfen oder sinnlos
sammeln.

Christoph Gurk, Musikjournalist und zu-
ständig für die Musikprogramme der Volks-
bühne Berlin und des Schauspiels Leipzig,
beschrieb diese popmusikalische Wissenslü-
cke so: „In beiden Sphären drücken sich unter-
schiedlich ausgerichtete Reflexe auf den Pro-
zess der Digitalisierung aus. Je stärker sie aus-
einanderdriften, desto mehr büßt Popmusik
ihre Fähigkeit ein, über soziale und ökono-
mische Schranken hinweg kulturell wirksam
zu sein und transgressive Gemeinschaften zu
bilden.“ Dem gilt es, Einhalt zu gebieten.

Wir befinden uns inmitten einer Gemen-
gelage aus tief greifenden Veränderungen.
Immer mehr und neue Möglichkeiten bie-
ten sich unseren Lebenswelten zwischen
Musik und Medien. Diese brauchen aber auch
immer mehr Inhalte, die Qualität haben und
sich vom weißen Rauschen des Mittelmaßes
abheben. Es liegt an uns.      

Der Autor:
Dr. phil. M.A. Christoph Jacke ist wissenschaftlicher
Mitarbeiter und Koordinator im Studiengang „Ange-
wandte Kulturwissenschaften/Kultur, Kommunikation
und Management“ der Universität Münster. Er hatte und
hat Lehraufträge an den Universitäten FU Berlin, Wien,
Bremen, Paderborn sowie an der Musikhochschule Köln
und an der Popakademie Mannheim und ist Autor von
Schriften über Popkultur und Medienkulturkritik.



Digitalisierung als Motor der Globalisierung:
Norbert Schneider über die großen Trends der Medienindustrie

THE 5-Year Vision

Was konnte ein Telefon gestern, was kann
es heute? Als Beleg für wachsende Komple-
xität muss man nur das TV-Angebot von 1940
mit dem von gestern abend vergleichen. Drei
Faktoren wirken besonders auf die Steige-
rung der Komplexität der medialen Kommu-
nikation ein: der anthropologische Faktor der
Individualisierung, der ökonomische Faktor
der Globalisierung und der technologische
Faktor der Digitalisierung. Das aktuellste Bei-
spiel für das Zusammenwirken dieser Fak-
toren ist das Internet.2

Allerdings: So wie gegen Beschleunigung
und Komplexität das Langsame und das Ein-
fache gepriesen wird, so gibt es auch gegen
die Dominanz von Individualisierung, Glo-
balisierung und Digitalisierung Gegenbewe-
gungen. Sie vor allem machen Prognosen so
schwierig.

1. Die Individualisierung zeigt sich im Kon-
text von Massenmedien etwa in der Zunah-
me von speziellen Spartenprogrammen. Sie
zeigt sich in der Aufspaltung des Publikums
in Milieus. „Pay per view“ und „pay per chan-
nel“ sind auch Effekte der Individualisierung.
Für Distribution und Rezeption begünstigt sie
naturgemäß Modelle, die nicht ein anonymes
Publikum, sondern den einzelnen Nutzer
adressieren.

Ein wesentliches Merkmal
der um 1800 beginnenden

Moderne ist neben dem Phänomen
der Beschleunigung die Steigerung
von Komplexität in allen Lebens-
bereichen. Große Soziologen wie
Max Weber, Niklas Luhmann oder
Jürgen Habermas haben sich je
auf ihre Weise damit befasst.1

Auch die Entwicklung der Medien
ist davon geprägt.

Gegen die Individualisierung stehen Pos-
tulate für eine neue Gemeinschaft, steht die
Sehnsucht, die Medien möchten wieder das
von Marshall McLuhan so genannte elektro-
nische Lagerfeuer für alle sein.3

 2. Der zweite Faktor ist die Globalisie-
rung, die wirtschaftliche Integration durch
grenzüberschreitende Märkte, getrieben von
dem Ziel einer Senkung der Transport- und
Kommunikationskosten und der Liberalisie-
rung von Wirtschaft.4 Sie hat für Medien-
produkte, z. B. für TV-Programme, völlig neue
Märkte geschaffen, auf denen Produkte mit
speziellen Profilen gehandelt werden, z. B.
Musik, Movies mit Gewalt, mit Sex oder mit
beidem, big events, Kriege, Katastrophen. Die
globale Mediendistribution hat nach und nach
eine „global audience“ geschaffen. Sie besteht
in Einzelfällen aus über einer Milliarde Men-
schen.

Gegen eine forcierte Globalisierung for-
miert sich seit einiger Zeit Widerstand unter
ökonomisch-politischen wie kulturellen Vor-
zeichen. Populär ist die Position eines anti-

amerikanischen Kulturprotektionismus. Spe-
ziell mit Blick auf TV-Programme fördert die
Globalisierung den Mythos des Lokalen.5 Ein
Effekt dieser Annahme ist die Quotierung
von Produkten. In Deutschland fordern ei-
nige Politiker, dass in deutschen Medien Deut-
sche nur noch deutsche Lieder singen.

3. Die Digitalisierung ist die kongeniale
Technologie für alle Erscheinungsformen der
Individualisierung und zugleich ein starker
Motor der Globalisierung. Sie erlaubt erstmals
in der Mediengeschichte die weltweite simul-
tane Präsenz einzelner TV-Produkte und
weltweit vermarktbare Produkte für den Ein-
zelnen. Die Zirkulation der Ware wird abge-
löst durch die Möglichkeit ihrer simultanen
Verfügbarkeit.

Die Digitalisierung revolutioniert Formen
und Verfahren der Kommunikation. Vermut-
lich auch Inhalte. Mit ihr verschmelzen Pro-
duktions-, Distributions- und Rezeptionsfor-
men, die in der analogen Welt getrennt waren.
Dafür fehlen uns zurzeit die Begriffe, ein Prob-
lem, das vor allem die Juristen kennen und
mit dem die Regulierung kämpft. Was ist in
digitalen Zeiten Rundfunk? Auch ein Ange-
bot über DMB, über DVB-H, über Internet?
Gibt es noch eine Grenze zwischen Massen-
und Individualkommunikation?

Mit der Komplexität kämpft auch der
Nutzer. Wofür er früher drei oder vier Gerä-
te gebraucht hat, braucht er demnächst nur
noch eines. Aber ein kompliziertes. Die Rein-
heit wird abgelöst durch Mischungen. Mit
einem mobilen Telefon kann man rechnen,
Spiele machen, speichern, mailen. Bald viel-
leicht sogar den Blutdruck messen. Man kann
übrigens damit auch telefonieren.

Die Digitalisierung ist eine leise Revolu-
tion und so langsam wie eine Schnecke. Man
sieht nichts. Denn was geschieht, geschieht
unsichtbar. Aber man ahnt, dass sie die ge-
samte Kommunikation, ihre Formen, ihre

Die gewachsene Komplexität der medialen
Kommunikation im Alltag: Das TV-Angebot
ist längst nicht mehr überschaubar.
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Medien dekonstruieren wird. Auch dies macht
sie für Finanzinvestoren so attraktiv. Sie ist
eine der selten gewordenen Technologien,
die dem Komparativ huldigt und massives
Wachstum verspricht. Zwar wird der Trans-
port des Signals dramatisch billiger, die Zeit
der Übermittlung geht gegen Null und die
Menge der Daten wächst ins Unermessliche.
Womit die Preise verfallen. Doch auf der
andern Seite steigen sie. Denn die Zahl der
Endkunden, die über Geld verfügen, wird
durch das digital verschlüsselt verbreitete  Sig-
nal immer größer. Und allein darauf kommt
es an.

Die Gegenbewegungen folgen dem sehr
menschlichen Wunsch nach dem Sichtbaren,
Einfachen, Überschaubaren. Das Gegenmo-
dell gegen komplexe Unübersichtlichkeit kann
u. a. zu einem kulturellen, medialen und zuletzt
politischen Fundamentalismus führen. Doch
speziell diese Sehnsucht läuft weithin ins Leere.
Denn die Digitalisierung ist längst ein welt-
umspannendes neues Alphabeth für Bilder
und Töne, für mediale Kommunikation. Sie
beherrscht die Systeme der Wirtschaft, des
Verkehrs, der Banken, der Energieversorgung.
Ihre Zerstörung würde ins Chaos führen. So
ergibt sich eine merkwürdige Opposition von
Digitalisierung und Fundamentalismus.6

Einerseits empfinden viele Menschen die
Digitalisierung als unangenehme Überflutung.
Andererseits begreifen sie auch, dass sie ei-
nen gigantischen Überfluss bringen wird. Mehr
Nahrung, als man essen kann, neue Speisen,
die man bisher nicht kannte. Wie beim Brunch-
Büffet ist alles im Überfluss da und man zahlt
mit einer Flatrate.7 Die Digitalisierung stellt
bisher Disparates auf eine einheitliche Grund-
lage. So erzeugt sie völlig neue Geschäfts-
modelle. Ihr Potenzial berechtigt zu der Er-
wartung, dass die Medienwirtschaft, wenn die
Digitalisierung ihre Reiseflughöhe erst einmal
erreicht haben wird, das Automobil ablösen
und die neue globale Leitwirtschaft sein wird.

Wie sieht die Medienland-
schaft in fünf Jahren aus?

Die Komplexität wird noch zunehmen.
Sie wird im Alltag primär als eine quälende
Unübersichtlichkeit, als ein Durcheinander,
als Ungleichzeitigkeit der Lebensstile und
Wertsysteme erfahren. Leben wird immer
komplizierter. Auch das Leben in und mit
Medien.

Auch deshalb hat der Beruf des Experten
– des Nachfolgers der Ältesten, der Priester,
zuletzt der Journalisten – eine große Zukunft.
So wie sich einst die Bürokratie als Moment
der Bändigung von Komplexität, als stähler-
nes Gehäuse (Max Weber) entwickelt hat,

so kommt es jetzt zu einer Expertokratie
(Anthony Giddens). Immer mehr muss ex-
plizit und jederzeit erklärt werden: das Kli-
ma, die Familie, die Seele, die Maschinen,
die Medien. Programme mit Experten wer-
den boomen. Allerdings: Dem Experten, dem
Herrn des Überblicks8 muss man glauben,
man muss ihm vertrauen (Giddens). Das
schwächt zwei Ideen der Aufklärung, wie sie
Immanuel Kant verstanden hat: Autonomie
und Mündigkeit.

Komplexität fördert das Bedürfnis nach
Transparenz. Auch Business wird zu einem Fall
für Transparenz. Je mehr Transparenz, desto
mehr Profit. Das Geschäftsgeheimnis, die For-
mel von Coca Cola, muss gelüftet werden.
Wenn die Dinge komplexer werden, wird
auch ihre Vermittlung schwieriger. Damit
schlägt die Stunde der Populisten. Ein Aus-
weg, den man vor allem im Fernsehen wählt,
ist, dass man Sachverhalte personalisiert.9

Die Individualisierung wird noch differen-
ziertere Milieus als bisher schaffen. Sie defi-
nieren sich nicht geografisch, sondern auf-
grund ihrer Vorlieben.10  Sie sind so volatil
und flüchtig, wie ihre Vorlieben vergänglich
sind. Da aber TV-Programme nicht jeden Tag
neu erfunden werden können, werden die
Abstände zwischen Sehen und Wiedersehen
kürzer. Es dominiert ein Programm-Recyc-
ling. Erfolg wird haben, wer bekannte For-
mate zum richtigen Zeitpunkt reanimiert.

Je spezieller das Angebot wird, desto stärker
wird auch der Wunsch nach allgemeiner
Orientierung. Darin liegt die Chance der
Vollprogramme. Sie werden überleben, wenn
sie sich auf Information, vor allem auf die
großen Events – Sport, Musik, politische
Großereignisse, Sprünge der Natur, große
Themen eben, und möglichst alles in eng-
lisch und live – konzentrieren. Sie können
dann auch weltweit werben, also für Rechte
viel bezahlen. Es klingt paradox: Die Nische
für die Vollprogramme ist die weite Welt.
Wollen sie überleben, müssen sie sich globa-
lisieren.11

Die Spezialangebote werden dagegen
immer weniger aus Werbung finanziert. Die
Entwicklung wird sich spreizen in Vollpro-
gramme, die von Werbung leben, und Pay-
Programme, die gegen Einzelbezahlung zu
haben sind.

Die Globalisierung wird aber nicht nur als
eine Bewegung gesehen, die weltweit eine
mediale Grundversorgung schafft, über natio-
nale Vollprogramme so gut wie über expli-
zit global agierende Anbieter wie CNN oder
MTV. Man verbindet mit ihr auch den Vor-
wurf, dass sie dazu führe, dass man die Men-
schen in mediale Gewinner und Verlierer,
in Teilhabende und Ausgeschlossene auftei-

len könne. Die ideologische Polarisierung von
global und lokal wird gelesen wie der Unter-
schied von reich und arm. Vom „digital divi-
de“ wird auf internationalen Konferenzen ge-
raunt. Man wird wieder die Forderung nach
einer Weltinformationsordnung hören, nach
einem neuen McBride-Report.

Befreit man diese Position von ihrer ide-
ologischen Rhetorik, dann bringt sie den wich-
tigen Punkt in Erinnerung, dass die Frage des
Zugangs zu den Kommunikationssystemen
auf die Agenda der Politik gehört. Die Poli-
tik hat dafür zu sorgen – weil dies den Markt
nicht interessiert –, dass medientechnologisch
Vor-sorge getroffen wird, damit es nicht zu
Exklusionen kommt, zu Habenden und Habe-
nichtsen. Zu einem digitalen „Gap“.12 Es muss
mehr global gültige Regeln geben, wenn sich
die Medien nicht nur zum Wohl ihrer Com-
pany, sondern auch zum Wohl der Gesell-
schaften entwickeln sollen. Die Globalisierung
macht Regulierung notwendiger denn je.

Neue Rollenverteilung in
der digitalen Welt

Ich sage voraus: Die Funktionen und die
Rollen der bisher auf dem Feld der Medien
agierenden Akteure geraten gerade auch durch
die Digitalisierung unter massiven Druck. In
der analogen Welt gab es ein unbestrittenes
Paradigma für Massenkommunikation, das
Modell von Sender und Empfänger. Vom Sen-
der ging alle Macht aus. Der Übermittler des
Signals nahm keinerlei Einfluss, wirkte wie ein
Spediteur. Und der Empfänger war vom Sen-
der abhängig, als Individuum bedeutungslos,
abstrakter Durchschnitt. Er musste zahlen.

Diese Rollenverteilung wird sich ändern.
Die Sender werden ihre Macht in der digita-
len Welt mit denen teilen müssen, vielleicht
sogar an sie verlieren, die Inhalte vermitteln
und vermarkten.13 Denn sie allein sind es,
die den Endkunden mit dem nun verschlüs-
selten Signal erreichen, weshalb Verschlüs-
selung ein großes Thema werden wird. Sie
allein wissen, wer der Endkunde ist, wo er
ist, was er will. Jetzt ist der Empfänger ein
Individuum, das dank der Verschlüsselung
des Signals, die erst durch die Digitalisierung
möglich wird, speziell adressiert werden kann.
Er wählt jetzt das Produkt, das er haben will.
Für das Spezielle bezahlt der Endkunde auch
einen speziellen Preis.

Damit wird endlich auch der Endkunde,
wenn auch eher theoretisch als faktisch, zu
einem Machtfaktor. Wäre er sich dessen
bewusst, könnte er zusammen mit ande-
ren Endkunden das System zum Blühen oder
zum Verdorren bringen. Aber wer sagt ihm
das?       !

Was ist „MP3“? Kleines Lexikon der digitalen Welt  —  auf Seite 30 19MUSIK�ORUM



Tatsächlich wandert die Markt- und Me-
dienmacht zunächst zum Betreiber der Platt-
form, zum „cable operator“, zum Satelliten-
betreiber. Das sind aber nicht länger nur
Spediteure. Sie werden ihre Position dadurch
ausbauen, dass sie sich exklusive Inhalte be-
schaffen. Eine neue Plattform werden die
Telcoms in den Wettbewerb der Plattformen
einbringen. Das ist zunächst ihre Telefonlei-
tung, verbunden mit DSL, demnächst jedoch
das VDSL-System, mit dem alle Kapazitäts-
engpässe beseitigt werden können. Daraus
wird sich IP-TV entwickeln. Da die Telcoms,
anders als die meisten Broadcaster, über eine
gewaltige wirtschaftliche Macht verfügen,
können sie sich an Programmen, an Rech-
ten kaufen, was sie brauchen. Und genau das
werden sie tun. Sie werden sich die attrak-
tivsten Rechte kaufen. Die vertikale Integra-
tion wird daher weiter wachsen. Bis zu wel-
chem Grad?

Aus dem Wettbewerb der Sender wird
der Wettbewerb der Plattformen. Sie wer-
den die Leitgröße. Und die größte unter ih-
nen wird die, die den besten Zugang zum
Kunden hat. Der wird über das Internet er-
zielt. Deshalb wird IP-TV sobald die Kapazi-
tätsfrage gelöst ist, das Fernsehen der Zukunft
sein.14 Auch Sender könnten sich zu Plattform-
betreibern entwickeln, theoretisch jedenfalls.
Praktisch fehlt ihnen für diese Funktion das
Kapital. Sie kaufen nicht mehr, sie werden
gekauft. Das bedeutet: Die Broadcaster wer-
den wohl die Verlierer der Digitalisierung sein
oder sie ändern sich gewaltig. Überleben wer-
den sie in einer neuen Rolle als Produzen-
ten und Anbieter von Inhalten. Aber sie bie-
ten immer weniger direkt an, über ein eigenes
Netz. Denn sie haben keinen Endkunden.
Sie produzieren und verkaufen sich als kom-
plette Sender oder sie verkaufen die Rechte
einzelner Produkte, exklusiv oder an alle. Ten-
denziell wird der Sender von heute zum Ser-
vice-Provider des Plattformbetreibers von mor-
gen, der seinerseits zum Service-Provider des
Endkunden wird, weil der die Show bezahlt.

Die alte Macht wird sich in einer ersten
Phase auf zwei verteilen: auf den, der Inhal-
te und Rechte hat und auf den, der Reich-
weite hat, der Endkunden adressieren kann.
Das bedeutet: „Intellectual property“ wird die
eine Schlüsselressource sein. Die zweite Schlüs-
selgröße definiert sich über den „access“, über
den Zugang zum Endkunden. Da liegt es auf
der Hand, dass es Versuche geben wird, Inhal-
te und Reichweite, also Zugang zu bündeln.

Die damit mögliche Machtballung ist die
größte denkbare Herausforderung an die poli-
tisch Verantwortlichen. Wenn sie dieses Macht-
amalgam erlauben, erlauben sie Dritten, die
nicht gewählt sind, über die Politik zu ent-

scheiden. Damit stünde nicht weniger als das
demokratische Prinzip zur Disposition.

Eine Konzentration ganz anderer Art ist
für die Benutzeroberflächen zu erwarten. Da
das digitale Signal für jede Art von Botschaft
dasselbe ist, kann künftig auf einer einzigen
Oberfläche alles ankommen: Mails, Business,
Entertainment. So konvergieren TV-Set, Mobil-
telefon und Notebook. Damit dies funktio-
niert, brauchen die Geräte zugangsoffene
Schnittstellen. Ein Gerät muss in Zukunft alles
können. Erst mit Smart-Cards wird der End-
kunde individuell entscheiden, was er tatsäch-
lich will.

Im Zuge solcher Konvergenzen müssen
Plattformbetreiber alle Arten von Inhalten,
massenmediale wie individuelle, vertreiben
oder weiterleiten können. „Triple Play“ hal-
te ich nur für den Einstieg. Vor allem auf
dem individuellen Sektor sind noch zahllose
Ausweitungen denkbar, bis weit hinein in die
wichtigen Lebensbereiche wie Gesundheit
oder Finanzen.

Da das digitale Signal nicht nur oberflä-
chenneutral ist, sondern alte Systemgrenzen
mühelos überspringt, wird es neue Mischun-
gen, Bastarde, Hybride von klassischen Me-
dien geben – neue Verbindungen von Film
und Fernsehen, von Radio und Telefon. Hier
sollten wir auf jede Überraschung eingerich-
tet sein. Allerdings vermute ich, dass sich von
hundert Experimenten nur eines am Markt
durchsetzen wird. Aber solange jeder glaubt,
er sei der Schöpfer des einen, haben wir eine
kreative Zeit vor uns. Durchsetzen wird sich,
wer Angebote macht, die ihren Nutzen un-
mittelbar erkennen lassen.

Werdet „Media Guide“!

Wenn ich Kinder hätte, die heute zu ent-
scheiden hätten, welchen Beruf sie wählen
sollen, dann wäre mein Rat: Werdet Media
Guide! Das wird der Service sein, der die
Autoexperten, die Apotheker, die Astrolo-
gen überflügeln wird. Der dringend gebraucht
wird, wenn auch nur Teile von dem Realität
werden, was sich heute abzeichnet.

Ein Media Guide sollte Kultur- und Me-
dienwissenschaft studieren. Er sollte eine Spe-
zialausbildung in Medientechnologie absol-
vieren, eine Business-School besucht haben.
Juristische Kenntnisse wären hilfreich. Er sollte
von beidem viel verstehen: von den Risiken
und von den Chancen der Digitalisierung.
Und er sollte global gesinnt sein und die Welt
bereist haben.

Wenn ich jung wäre, würde ich diesen
Berufsweg, den ich analog gegangen bin, auch
digital gehen. Ich kann mir kaum etwas vor-
stellen, das interessanter wäre.     

Der Text basiert auf einer Rede, die Norbert Schneider
auf dem Weltkongress „Broadcast Worldwide“ in Seoul
hielt.

Fußnoten:
1 vgl. bei Max Weber passim die Texte zur Rationalisie-
rung und zur Bürokratie. Jürgen Habermas äußert sich
z. B. in dem Band Die Neue Unübersichtlichkeit (Frank-
furt 1985). Niklas Luhmann thematisiert die Komplexität
in seinem gesamten Werk, vgl. etwa Soziale Systeme,
Frankfurt/M. 1988, z. B. S. 45 ff.
2 Manuel Castells erinnert daran, dass das „Internet …
die schnellste Durchsetzungsrate aller Kommunikations-
medien in der Geschichte zu verzeichnen“ hat; in:
Manuel Castells: Das Informationszeitalter, Bd.1, Opla-
den 2001, S. 22.
3 Zwei berühmte Buchtitel verweisen auf diese Spannung:
Pierre Levy: Die Kollektive Intelligenz. Eine Anthropolo-
gie des Cyberspace, Paris 1994/Mannheim 1997, und:
Howard Rheingold: Virtuelle Welten. Reisen im Cyber-
space, New York 1991, Reinbek 1995.
4 So der frühere Herausgeber der Financial Times, Mar-
tin Wolf (in: Martin Wolf: „Wird die Globalisierung von
Dauer sein?“, in: Merkur, 2005/Heft 11, S. 1061).
5 Echt, authentisch ist nur, so die Behauptung, was aus
der eigenen Nähe kommt. Dabei kommt es jedoch zu
einem gravierenden Missverständnis. Auch in einer globa-
lisierten Medienwelt gibt es am Ende nur lokale Produkte.
6 Hinter dieser technologisch-politischen Opposition
steht als der eigentliche Gegensatz der Primat der Öko-
nomie und das Ensemble der diesen Primat bekämpfen-
den Fundamentalismen.
7 Der Umgang mit diesem Überfluss muss erst gelernt
werden, so wie die Menschen den Umgang mit dem
Mangel über Jahrhunderte lernen mussten.
8 So nennt Thomas Mann den Helden seiner Tetralogie
Josef in Ägypten. Er hat nicht nur in den mageren Jah-
ren den Überblick behalten, was nicht so schwierig ist,
sondern vor allem in den fetten.
9 Auch die Rückkehr der Religion auf die gesellschaftliche
Agenda ist Ausdruck für die Rückkehr des Einfachen.
10 Dies geschieht nicht in hierarchisch gebildeten Gesell-
schaften, sondern im Kontext einer Netzwerkgesellschaft,
in der es um den bipolaren Gegensatz zwischen dem
Netz und dem Ich (Manuel Castells) geht.
11 Die in einer weithin globalisierten Welt Lebenden
brauchen, etwa als global agierende Händler oder globa-
le Touristen, die basalen Informationen über den Stand
und den Gang der Dinge. Wie vor 500 Jahren möchte
der Kaufmann auch heute wissen, was ihm auf Reisen
passieren kann.
12 Wie immer im Kontext der Ideologien wird die Propa-
ganda wiederbelebt. Ihr bevorzugtes Feld und ihr Mittel
waren und sind die Medien.
13 Ein  aktuelles Beispiel für diese Verdrängung: Der
Kabelnetzbetreiber Unity hat sich über seine Tochter
Arena die Rechte an der Fußballbundesliga gesichert.
Der Pay-TV-Anbieter Premiere, der dieses Recht zuvor
hatte, hat daraufhin über zehn Prozent seines Aktien-
werts verloren.
14 Vorbereitet wird die Allianz von PC und TV-Set in den
USA durch Verbindungen, wie sie etwa CBS mit Comcast
oder NBC mit Direct-TV eingegangen sind. Für 2010
schätzt ABI Research, dass weltweit 12 Prozent aller TV-
Zuschauer IP-TV nutzen.
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»ES IST EIN
Der Tonmeister und seine Pokale:
Für seine Leistungen als Producer erhielt
Andreas Neubronner – gemeinsam mit Ton-
ingenieur Peter Laenger – 2007 die begehrten
Grammys für die Produktion der Siebten
Symphonie von Gustav Mahler mit der San
Francisco Symphony unter Michael Tilson
Thomas.

Neue Techniken in der Musikaufnahme: Tonmeister und
Grammy-Gewinner Andreas Neubronner im Gespräch

Fluch und ein Segen«

21MUSIK�ORUM

Und weiter fragt man sich: Was hat der
Interpret, der Tonmeister und am Ende der
Hörer von der Anwendung digitaler Techni-
ken im Studio? Hans Bäßler sprach für das
MUSIKFORUM mit einem der bekanntes-
ten deutschen Tonmeister, dem mehrfachen
Grammy-Preisträger Andreas Neubronner.

Hat sich die digitale Aufnahmetech-
nik schon komplett im Studio durchgesetzt?

Andreas Neubronner: Wir arbeiten in
der Aufnahmetechnik – speziell auch in der
klassischen Musik – noch heute sehr oft mit
analogem Equipment und auch die meisten
Mikrofone, viele Kabelverbindungen und
Mischpulte sind noch analog. Vereinzelt
kommen allerdings digitale Mischpulte und
andere Komponenten bereits bei der Auf-
nahme zum Einsatz.

Digitale Wunderwelten werden
uns täglich vorgegaukelt.

Aber gerade im Aufnahmebereich
der Musik stellt sich die Frage:
Welche Vorteile bringt die fort-
schreitende Digitalisierung?
Handelt man sich vielleicht auch
Nachteile ein?

Inwieweit unterscheidet sich Ihre
heutige Arbeit als Tonmeister zu der vor der
Digitalisierung?

Neubronner: Im Bereich der Aufnahme,
das heißt: in den Aufnahmesitzungen, hat
sich nichts verändert. Wir haben praktisch
die gleichen Möglichkeiten, die gleiche
Technik. Allerdings sind wir hier gerade in
einer Übergangsphase, wenn ich beispiels-
weise daran denke, dass weiter vorne lie-
gende Aufnahmegeräte wie die Mikrofon-
wandler sich inzwischen auf der Bühne
befinden. Abgesehen von dieser Entwick-
lung hat sich bis zum Punkt des Abmischens
und des Aufnehmens nichts verändert.
Ganz im Gegenteil zur so genannten Post-
Production, der Nachbearbeitung, die, weil
das Signal- oder Ausgangsmaterial vollkom-
men digitalisiert vorliegt, nur noch digital
im Computer stattfindet.

Hat diese Entwicklung – etwa bei
den Schnitttechniken – zu einer Vereinfachung
geführt oder ist Ihre Arbeit komplizierter ge-
worden?

Neubronner: Alles hat immer zwei
Seiten. Es ist ein Fluch und ein Segen. Aber
bei der Nachbearbeitung und beim Schnei-
den haben wir Möglichkeiten gewonnen,

die wir früher nicht ansatzweise hatten. In
der Schnitttechnik erlaubt uns die Digitali-
sierung zum Beispiel, Schnitte ausführlich
auszuprobieren. Früher zu analogen Zeiten
hat es häufig an der Stelle, an der man das
Original auseinander schneiden musste,
einen hörbaren Schnitt gegeben, weil die
Signalinformation an der Stelle eben unter-
brochen wurde. Das ist beim digitalen
„Cut“ kein Problem mehr: Wir können
alles ausprobieren und überall versuchen
zu schneiden. Das ist ein Riesenfortschritt.

Können Sie in der Post-Production
noch in die Klanglichkeit eingreifen?

Neubronner: Nicht so stark, wie allge-
mein vermutet. In den 70er und 80er Jahren
haben prinzipiell nur die großen Schallplat-
tenfirmen mit einem Riesenbudget alles
mehrkanalig produzieren können, um später
nachzumischen. Das haben kleinere Unter-
nehmen wie wir nicht machen können.
Bei uns hat man alles – ob man nun vier
oder 40 Mikrofone hatte – während der
Aufnahme auf zwei Kanäle direkt abmischen
müssen. Das hatte zwar den Vorteil, dass
man höchst konzentriert war und alles im
Blick hatte, weil man im Prozess des Produ-
zierens war, aber wenn etwas daneben
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»Es hat sich
eine völlig neue
Klanglichkeit
entwickelt«

gegangen oder man mit der Mischung nicht
zufrieden war, hatte man praktisch keine
Möglichkeit mehr, das zu ändern. Heute
arbeiten wir in einer Art von „Hybrid“: Wir
machen bei fast allen Aufnahmen einen
komplett fertigen Zweispur-Mix und neh-
men – parallel dazu – zusätzlich alle Instru-
mente einzeln auf. Beim Schneiden liegt
uns so zum einen eine Zweispurfassung
vor, zum anderen ziehen wir gleichzeitig
beim Schnitt den Rattenschwanz sämtlicher
anderer Kanäle mit. Auf diese Weise schnei-
den wir das Mehrspurmaterial parallel und
können, wenn notwendig, Nachmischungen
vornehmen. Aber der Einfluss bei der Auf-
nahme durch die Auswahl der Mikrofone,
deren Aufstellung am Aufnahme-Ort und
besonders durch die Wahl des Aufnahme-
Saales ist viel größer als der, den man später
bei der Post-Production nehmen kann.
Wenn die Aufnahme nicht gut klingt, kann
ich so viel mischen, wie ich will, ich werde
dadurch nie eine wunderschöne Aufnahme
hinbekommen. Die wichtigsten Entschei-
dungen fallen direkt während der Aufnah-
me und nicht danach.

Hat sich Ihre eigene Ästhetik durch
die digitalen Möglichkeiten gerade in der Post-
Production geändert?

Neubronner: Nein, das hängt aber auch
mit meinem Reifungsprozess zusammen.
Vor 20, 30 Jahren habe ich sicherlich insge-
samt räumlicher aufgenommen, also mehr
den ätherischen Klang gesucht. Heute steht
für mich die Realisierung der Partitur viel
stärker im Vordergrund und ich bemühe
mich, ein Optimum an Transparenz im
Klang zu erzeugen. Transparenz bedeutet,
dass man möglichst jede wichtige Stimme
hört, ohne dass einem – wie unter dem
Mikroskop – jedes einzelne Instrument
quasi auf der Nasenspitze sitzt. Insofern
nehme ich heute direkter und präsenter auf
als früher, aber das hat nichts mit der Ent-
wicklung von der Analog- zur Digitaltechnik
zu tun, sondern mehr mit dem Eigenge-
schmack. Ästhetisch hat sich meiner Mei-
nung nach durch die Digitalisierung in der
Klassik nichts Wesentliches verändert

Gibt es durch die Digitalisierung im
Bereich der populären Musik Veränderungen?

Neubronner: In diesem Bereich hat sich
fast alles verändert – und nach Meinung
von vielen Fachleuten häufig zum Negativen.
Früher konnte man bei einer Popmusik-
produktion 24 bzw. später 48 Spuren erstel-
len. Heute kann man durch die modernsten
Computer 100 bis 140 Spuren zusammen-
fassen und nachträglich Aufnahmen machen.

Es hat sich alles geändert, weil das Produkt
quasi erst im Studio entsteht. Der kreative
Prozess beginnt im Studio und ohne feste
Vorlagen. Durch die unglaubliche Fülle an
Effektgeräten und an Möglichkeiten beim
Mischen während und nach der Aufnahme
hat sich eine völlig neue Klanglichkeit ent-
wickelt.

Im ersten Moment denkt man, dass dies
eine gute Entwicklung ist, aber der Nachteil
ist, dass die Tonmeister keine Vorstellung
mehr davon haben, wohin sie wollen. Sie
arbeiten nach dem Motto: „Lass uns doch
mal ausprobieren.“, „Wie klingt denn das?“
und „Was passiert, wenn ich hier oder dort
drehe?“ Die früheren Tonmeister in der
Unterhaltungsmusik, die in den 60er und
70er Jahren etwa mit Orchestern und Big-
bands gearbeitet haben, gibt es heute nicht
mehr. Heute bilden die elektronischen
Klangerzeuger im Studio schon lange die
Mehrheit.

Wie sehen Sie Ihr eigenes Verhältnis
zu den Interpreten bei der Produktion? Hat
sich dies in Zeiten der Digitalisierung geändert?

Neubronner: Dadurch, dass wir den
Interpreten mehr Möglichkeiten geben kön-
nen, Takes selbst auszuwählen, hat sich das
Verhältnis ein bisschen geändert. Es gibt
einige Interpreten, die sich die so genann-
ten Session-Discs oder Session-Tapes, also
die Originalaufnahmen, auf CD brennen
lassen und dann wochen- oder monatelang
zu Hause alles abhören und das Schneiden
vorbereiten. Schneiden selbst können die
wenigsten und das wird sich auch hoffent-
lich nicht so bald ändern. Aber heute hat
der Künstler die Möglichkeit, mit einem
gewissen Abstand in die Aufnahmen reinzu-
hören und sich ein eigenes Bild zu machen.
Früher war es nicht möglich, den Musikern
zehn große Bänder in die Hand zu drücken
und sie zu Hause damit arbeiten zu lassen,
schon allein weil die Künstler nicht die
Abspielmaschinen hatten.

An der Symbiose zwischen Tonmeister
und Künstler bei der Aufnahme hat sich
durch die Digitalisierung aber nichts ge-
ändert. Das ist häufig immer noch ein sehr
intimes Verhältnis der Zusammenarbeit,
weil man sehr oft mit Gefühlen konfrontiert
wird. Kunst ist immer subjektiv und schwer
objektivierbar. Deshalb ist eine Aufnahme

sehr abhängig von der Chemie zwischen
Künstler und Tonmeister. Der Tonmeister
ist im Normalfall der Ersatz für das Publikum:
Nur ein oder zwei Personen hören bei den
Aufnahmen zu und der Künstler ist sehr
von ihren Reaktionen abhängig. Als Ton-
meister muss man sich sehr bemühen und
unterstützend und aufbauend wirken. Ein
falsches Wort kann die Atmosphäre für
Stunden, manchmal für immer vergiften.
Insofern hat sich hier gegenüber früher
nichts geändert. Dieses Verhältnis wird
kaum durch die Technologie beeinflusst.

War früher der Druck bei den Auf-
nahmen nicht größer, weil das Aufzeichnungs-
material teuer war und man möglichst wenige
Tapes verbrauchen durfte?

Neubronner: Das ist weitgehend ein
Irrtum. Praktisch ist noch keine Produktion
im Verlauf der letzten 30 Jahre gescheitert
oder in verminderter Qualität erschienen,
weil wir am Bandmaterial sparen mussten.
Die paar hundert Mark, die die analoge
Bandausstattung damals für eine Aufnahme
gekostet haben, waren nicht ausschlag-
gebend. Entscheidender ist, dass der Musiker
seine Kräfte schonen muss und dass andere
Kosten wie Hotel- und Flugbuchungen oder
Saalmieten deutlich gestiegen sind. Die
Kosten für das Bandmaterial spielten schon
damals keine große Rolle und spielen in
Zeiten der Digitalisierung überhaupt keine
Rolle mehr.

Schon seit Einführung der CD gab es
immer ein Festhalten an der Vinylplatte. Doch
nimmt, so scheint es jedenfalls, die Sehnsucht
nach analogen Produkten stetig zu. Woran
liegt das?

Neubronner: Diese Gegenbewegung
ist für mich unverständlich. Früher haben
wir mit analogen Bandmaschinen aufge-
nommen und geschnitten und dann das
Produkt auf Vinylplatte gepresst. Dann
haben wir so genannte Band-Plattenver-
gleiche gemacht: Wir bekamen die erste
Anpressung, die so genannte Testpressung,
und haben diese mit dem Masterband ver-
glichen. Beide liefen parallel, die Pressung
auf dem professionellen Plattenspieler und
die Originalaufnahme von der Bandmaschi-
ne: Der Unterschied zwischen dem Klang
des Analogbandes und der Aufnahme der
Platte war erschütternd! Alle Parameter,
wie zum Beispiel Gleichlaufschwankungen,
Verzerrungen oder Abtastfehler in der
Innenrille, beschränken die Vinylplatte und
reduzieren die musikalische Qualität der
Platte gegenüber dem im Original vorliegen-
den Band deutlich.
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»Der Trend
geht zu mehr
Masse statt

Klasse«

Auch die Stereotrennung ist zu beachten:
Bei der Vinylplatte war eine maximale
Übersprachdämpfung oder Kanaltrennung
zwischen links und rechts von ungefähr 25
bis 30 Dezibel möglich. Bei der CD sind es
85 Dezibel, das heißt: Sie bietet ein volles,
breites Stereopanorama, während die Lang-
spielplatte ein eingeschränktes Links-Rechts-
Trennungsverhältnis geboten hat. Für mich
gibt es keinen nennenswerten Parameter,
in dem die Vinylplatte der CD auch nur
ebenbürtig ist.

Wie sieht die weitere Entwicklung
aus? Sind die 5.1-Systeme eine Perspektive?

Neubronner: Nein, weil alle Versuche,
einen Audio-Tonträger mehrkanaliger Art
und mit mehr Bits und höherer Abtastrate
einzuführen, gescheitert sind. Das hat sich
die Industrie zum Teil selbst zuzuschreiben,
weil sie vor Jahren wieder einen Format-
streit entfacht hat: Auf der einen Seite steht
die japanische Riege mit der DVD-Audio,
auf der anderen die Riege um Sony Philipps,
die versucht hat, die Super-Audio-CD mehr-
kanalig mit einer anderen Aufzeichnungs-
technologie, dem „Direct Stream Digital“,
ins Feld zu führen. Sie sind darin gescheitert,
einen größeren Kundenkreis zu finden. Die

Frage ist warum, denn technisch gesehen
sind die Möglichkeiten heute gigantisch.
Wir erleben gerade die Einführung der Blu-
ray-Technologie, nachdem das DVD-Kon-
sortium aufgegeben hat. Eine Blu-ray Disc
speichert Daten von 25 Gigabyte – damit
kann man den Kunden fünf Stunden höchst-
auflösende Musik auf sechs oder acht Kanä-
len zu Gehör bringen. Das Problem ist nur,
dass es keiner hören will, weil wir u. a. im
Gegensatz zur Stereofonie hinsichtlich der
Lautsprecheraufstellung kein tragbares ver-
nünftiges Audioformat anbieten können.
Das „5.1“ ist eine reine Adaption aus dem
Video- und Filmbereich, in dem der Mittel-
lautsprecher dazu diente, die Dialoge in der
Mitte zu halten und die äußeren Lautspre-
cher die schönen alten Pingpong-Stereo-
effekte bewirkten, wenn jemand links zur
Tür hereinkam oder rechts ein Hund bellte.
Dies hat aber mit der Musikwiedergabe
kaum etwas zu tun, außer, dass man bei

diesen Mischungen im Kino das Orchester
breitbandig von den beiden linken und
rechten Lautsprechern kommend hörte,
während in der Mitte im Wesentlichen die
Dialoge zu hören waren. Die hinteren Laut-
sprecher dienten im Kino zum Beispiel für
Gewehrkugeln, die einem um die Ohren
flogen, oder für Naturereignisse wie Erd-
beben, die von hinten donnerten. Das alles
hat in der Musik wenig zu suchen und des-
halb hatten wir uns von der Technik erhofft,
mehr als zwei Kanäle zu präsentieren und
mehr Möglichkeiten der Dramaturgie für
das Musikhören zu Hause zu erhalten. Das
war leider nicht durchsetzbar, weil alle wie
gebannt auf diese 5.1- Lautsprecheraufstel-
lung gestarrt haben.

Wohin wird die Entwicklung gehen?
Neubronner: Sie geht zu MP3, d. h. zu

Stereo auf unterstem Niveau, höchster
Datenkompression und Masse statt Klasse.
Das kann man in allen Bereichen unserer
Kultur beobachten, wie etwa im Fernsehen:
Das TV-Programm wird über DVB-T an
Stelle der guten alten analogen Ausstrahlung
angeboten und keiner merkt, dass das Gerät
viel weniger Dateninformationen als früher
enthält; die Bilder sind gestaucht und haben

keine Tiefe mehr. Sie wirken zwar
im ersten Moment scharf, sind
aber von der Aussage und dem
Detailreichtum nur noch ein
Schatten dessen, was früher über
Antenne empfangen werden
konnte. Genau das haben wir im
Bereich der Musik zu befürchten:
Die Menschen speichern lieber
2000 Songs auf ihren iPods und
spielen diese mit der niedrigsten
Datenrate ab, weil sie verlernt
haben, differenziert zu hören –
anstatt nur 24 oder 36 Titel zu
speichern und diese dafür in
hochauflösender Stereoqualität.
Die Differenzierungsfähigkeit lässt
bei den Rezipienten und sogar
bei den Produzenten leider nach,
vor allem in der Popmusik. Man
hat kürzlich Aufnahmen von heute
in der Dynamik und im Klang
mit solchen von vor 20, 25 Jah-
ren verglichen und festgestellt, dass
die damals vorhandene Dynamik,
vor allem in der Popmusik und
im Jazz, heute zugunsten einer
Nulldynamik zusammengestaucht
worden ist. Das hängt mit Hörer-
wartungen zusammen, die sich
durch das Radiohören gebildet
haben. Vor allem Privatsender

Der kreative Prozess beginnt im Studio: Für Andreas Neubronner und Peter Laenger entsteht das Musik-
produkt heute – wegen der Effekte und Misch-Möglichkeiten – erst am Tonpult.  Fotos: Tritonus Musikproduktion



fahren ihre Kanäle im Radio immer auf  0
dB hoch, auf Vollaussteuerung, egal ob das
Stück leise oder laut ist. Alles wird glatt ge-
bügelt, damit die Leute immer den vollen
Dampf auf die Ohren bekommen. Das ist
eine fürchterliche Entwicklung, die einer
hochqualitativen Verbreitung über CD oder
Nachfolgemedien diametral entgegensteht.

Haben Sie an die Politik oder die
Gesellschaft einen Wunsch, etwas konkret zu
verändern, oder sind Sie pessimistisch, dass
sich etwas zum Guten wenden kann?

Neubronner: Ich sehe nicht nur das
Rezeptionsverhalten von Musik, sondern
allgemein das Rezeptionsverhalten eher
pessimistisch. Die Menschen kaufen Bröt-
chen, die nur noch nach Pappdeckel schme-
cken, und merken dabei nicht, dass sie Kul-
turgüter verloren haben. Früher schmeckte
ein Brötchen noch nach etwas Besonderem;
es gab Unterschiede zwischen Bäckern.
Heute wird alles nivelliert. Uns wird vorge-
gaukelt, dass wir Individuen sind, dabei
wird unsere Umgebung in vielen Bereichen
– auch im Bereich der Kultur – permanent
nivelliert. Da Musik immer auch das wider-
spiegelt, was in der Gesellschaft passiert,
kann sie sich davon nicht frei machen.

Ich wünsche mir, dass die Menschen
wieder mehr ihren eigenen Sinnen vertrauen,
dass sie auch mehr Livemusik hören, um
zu erkennen, wie eine gute Jazzband oder
ein sehr gut ausgesteuertes Popkonzert in
natura klingen kann, denn im Popbereich
wagen die Künstler live oft mehr Dynamik
und mehr Experimentierfreudigkeit als das,
was heute in der professionellen Musikpro-
duktion häufig angeboten wird. Im Klassik-
bereich ist das bislang anders, weil sich alle
Kollegen der klassischen Musikproduktion
weitestgehend weigern, technische Verbie-
gungen zu machen. Wir versuchen, Musik
so pur und so echt, wie sie aufgeführt wurde,
auf die CD zu bringen. Ich wünsche mir,
dass sich mehr Menschen in den Bereich
der klassischen Musik wagen und hören,
was dort für aufregende und schöne Hör-
erfahrungen auf sie zukommen, und dass
sie die Ohren wieder freikriegen.      

Berichtigung:
MUSIKFORUM 2/08, Seite 9, Bildlegende zum Edison-
Home-Phonograph:
Nicht der Phonograph wurde 1999 in die UNESCO-Liste
„Memory of the World“ aufgenommen, sondern die
Sammlung der Edisonwalzen des Berliner Phonogramm-
Archivs aus dem Ethnologischen Museum der Staatlichen
Museen zu Berlin.
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Carsten Winter über eine neue Herausforderung an     

DIE Medialität von Musik

Dort, wo Vermittlung stärker in den Vor-
dergrund rückt, wird die Beziehung meist nicht
als medial vermittelt verstanden, sondern z. B.
als Dialog von Mensch und Musik. Selbst wenn
Träger von Rollen wie Musik-Interpret, -Lehrer
und -Dramaturg das Thema sind, interessiert
eher deren Persönlichkeit als das spezifisch
Mediale dieser Rollen.

Üblicherweise werden eher andere als
mediale Voraussetzungen und Bedingungen
der Beziehung von Mensch und Musik be-
handelt. Ein zentraler Bezugspunkt ist natür-
lich die Musik selbst, also Charakter, Tem-
po, Klangfarbe, Lautstärke, Affekte und ggf.
der Text und seine Aussagen sowie die Indi-
vidualität der Hörer, die Musik aus mehre-
ren Gründen notwendig verschieden wahr-
nehmen, erfahren und verstehen.

Unbestritten ist jedoch, dass „Musik nie
ohne Vermittlung existieren kann“ (Bäßler,
MUSIKFORUM 2/2007, S. 12). Hans Bäß-
ler regte daher an, die neue medienhistori-
sche und medienmanagementtheoretische
Sicht auf das Verhältnis von Medien und
Musik, die auch das explizit forschungsori-
entierte Masterprogramm „Medien und
Musik“ an der Hochschule für Musik und
Theater Hannover prägen wird, einem brei-
teren musikwissenschaftlichen Publikum
vorzustellen. In dieser Perspektive wird das
Verhältnis von Medien und Musik als kom-
plexer in Raum und Zeit vermittelter Bezie-
hungs- und Bedeutungszusammenhang ver-
standen, dessen Vermittlungsbedingungen sich
durch neue Medien immer wieder ändern.2

Gezeigt wird, wie und warum diese Vermitt-
lungsbedingungen zum Gegenstand von
Medien- und Musikmanagement werden und
weshalb jede neue Medienentwicklung For-
schung und Lehre neu herausfordert.

Die Bedeutung der Medienentwicklung
für unser Erfahren und Erleben und unser
Verständnis von Musik in Raum und Zeit
wird in zwei Schritten entfaltet. Erst wird
rekonstruiert, wie die Entwicklung neuer
Medien Abstände zwischen Menschen und
zu Dingen verkürzt hat; dann wird gezeigt,
wie der Wettbewerb um Nähe zu Musik deren
mediale Vermittlung globalisiert, kommerzia-
lisiert und medienspezifisch professionalisiert
hat. Vorgestellt werden sodann auch einige
neue Herausforderungen, die sich durch diese
Entwicklungen heute für die Vermittlung von
Musik in Lehre und Forschung ergeben.

1. Musik im Kontext der
Vermittlungsgeschichte
der Medien

In der Mediengeschichtsschreibung wer-
den üblicherweise vier Epochen unterschie-
den. Jede Epoche ist durch eine Gruppe von
Medien charakterisiert, die öffentliche Kom-
munikation und Orientierungen als Zusam-
menhang der Momente der Produktion, Al-
lokation, Rezeption und Nutzung von Medien
in Gesellschaft auf je spezifische Weise ver-
mittelnd konstituiert. In der jeweils folgenden
Epoche haben Menschen mit den Medien,
die sie neu entwickelt haben, den Prozess-
zusammenhang der Produktion, Allokation,
Wahrnehmung und Nutzung von medialer
Kommunikation erst verändert und dann
dominiert. Anzunehmen ist, dass unser Ver-
ständnis der Vermittlung von Musik im Rah-
men einer Vermittlungsgeschichte der Me-
dien in Kultur und Gesellschaft umfassender
und spezifischer verstanden werden dürfte.
Möglich wurde die jeweils neue Dominanz
der neuen Medien durch neue Möglichkei-
ten bei der Konstitution von vermittelter, also
überpersonaler Kommunikation, die mit dem
folgenden Modell verständlich gemacht wer-
den können (vgl. Abb. 1).

1.1. Die Vermittlung von Musik durch Primär-
oder Menschmedien in Raum und Zeit

Die erste historische Gruppe ist in dieser
Einteilung die der Primär- oder Menschme-
dien. Sie haben öffentliche Kommunikation

Das historische Verhältnis von
Medien und Musik im Wandel

von Raum und Zeit ist noch relativ
unerforscht;1 die Erfahrung der
Unmittelbarkeit, mit der Musik die
Menschen erreicht, ist für diesen
Tatbestand sicherlich mitverant-
wortlich.
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und Orientierung bis zur Entwicklung der
Sekundär- oder Druckmedien maßgeblich
konstituiert. Möglich wurde ihnen das in der
Regel aufgrund einer medialen Bedeutung
ihrer Rolle. Das Medium der Vermittlung war
hier also nicht der Träger der Rolle, sondern
die Rolle. Auf sie bezogen sich die generali-
sierten Erwartungen. In diesem Sinn konsti-
tuieren noch heute z. B. „Prediger“ öffentli-
che Kommunikation, die sich an alle richtet,
an eine Öffentlichkeit. Ähnlich wurde Mu-
sik früher vor allem von Trägern solcher Rollen
vermittelt, wie etwa den „Pfeiffern“ oder „Stadt-
pfeiffern“. Erwartungen bestanden hier nicht
gegenüber der Person, sondern gegenüber
einer Rolle. So wurde zum Beispiel erwar-
tet, dass diese öffentliche Rolle nicht von ei-
ner Frau getragen werden konnte. Frauen
wurden mit solchen Rollenvorgaben aber eben
nicht nur von der Vermittlung öffentlicher
Kommunikation ausgegrenzt, sondern auch
weitestgehend von der öffentlichen Vermitt-
lung von Musik (dazu ausf. Koldau 2005,
Kap. 7). Als mediale Rollen zur Vermittlung
von Musik, denen gegenüber generalisierte
Erwartungen ausgebildet wurden, zählt Faul-
stich historisch in der Linie von den „Aoi-
den und Rhapsoden der Antike über die Epen-
und Minnesänger an den mittelalterlichen
Höfen“ noch keltische Barden und fahrende
Spielleute des Hoch- und Spätmittelalters
sowie in der frühen Neuzeit insbesondere
noch Meis-tersinger, Straßenballadensänger,
Bänkelsänger und Opernsänger, der außer-
dem auf spezifisch funktionalisierte Formen

wie Liedprediger und Zeitungssänger verweist
(Faulstich 1998, hier insbes. 87f.).

1.2. Die langsame Lösung der Vermittlung
von Musik von Raum und Zeit durch
Sekundär- oder Druckmedien

Die Veränderungen in Vermittlungszusam-
menhängen, die sich nun im Zusammenhang
mit der Entwicklung der Druck- oder Sekun-
därmedien ergeben, hat zuerst Max Weber
diskutiert (vgl. Weber 1980/1922 und dazu
insbes. Winter 2006 u. 2008). Im Anschluss
an seine Kultur vergleichenden religionshis-
torischen Studien wurde für ihn das Verständ-
nis der Entwicklung vom Zauberer über den
Priester und Propheten zum Buch zum Schlüs-
sel zur Geschichte der Entwicklung von Ge-
sellschaft. Gesellschaftlichkeit wird nun immer
seltener in Abhängigkeit von Primär- oder
Menschmedien und ihren Orten für Kom-
munikation konstituiert, sondern in zuneh-
mender Weise durch Drucke. Deutlich wur-
de das zuerst während der Reformation, als
im Jahr 1520 in Europa mehr als 500000
Schriften Luthers publiziert wurden (Moel-
ler 1981, S. 152). Aber erst im nächsten Jahr-
hundert kommt es zur Ablösung der für
universalistische, periodische und aktuelle
öffentliche Kommunikation und Orientierung
dominanten Träger der medialen Rolle „Pre-
diger“ durch das neue Medium Zeitung (ausf.
Winter 2006). Menschen sind nunmehr nicht
darauf angewiesen, sich zur Teilhabe an öf-
fentlicher Kommunikation und Orientierung
zu bestimmten Zeiten an bestimmten Orten

zu versammeln, an denen außerdem die Wahr-
nehmung und Nutzung dieser Kommunikati-
on stark vorstrukturiert war – z. B. durch die
Liturgie. Diese De-Lokalisierung veränderte
Bedingungen und Voraussetzungen media-
ler Kommunikation so sehr, dass in der Fol-
ge medial konstituierte Vermittlungszusam-
menhänge wie Religion, Wissenschaft, Politik
und auch Musik verändert werden konnten.

Die Entwicklung der neuen Sekundär- oder
Druckmedien schuf z. B. erst die Vorausset-
zung für die reformatorische Forderung, dass
sich die öffentliche kulturell-religiöse Orien-
tierung allein an der Schrift (sola scriptura)
zu orientieren habe (Luther). Ohne Drucke
und einen rasch entstehenden Markt für
Drucke mit Inhalten von Luther wäre diese
Forderung in dieser Form kaum möglich und
erfolgreich gewesen. Ähnlich wie Drucke mit
Inhalten von Luther nun die öffentliche Kom-
munikation veränderten, haben z. B. italieni-
sche Notendrucke die Musik im deutschen
Sprachraum verändert, wie Susanne Rode-
Breymann am Beispiel der Nürnberger Dru-
ckerin Katharina Gerlach zeigt (2007).

Tatsächlich lernen wir erst in den vergan-
genen Jahren die Annahme von Max Weber
richtig verstehen, wonach sich mit den Ver-
mittlungsbedingungen Kultur und Gesellschaft
verändern. So konnte etwa Benedikt Anderson
zeigen, wie die Entstehung der Nation als „vor-
gestellte Gemeinschaft“ abhängt von der spe-
zifischen Möglichkeit der Zeitung zu deren
Konstitution und Selbstrepräsentation (1991).
Die Druckmedien verändern mit dem No-
tendruck und später im Rahmen von Zeit-
schriften die Bedingungen der Produktion,
Allokation, Rezeption und Nutzung von Musik
dadurch grundlegend, dass sie diese von ur-
sprünglich genau dafür vorgesehenen gesell-
schaftlichen Orten und Zeiten zunehmend
lösen. Die Entstehung eines bürgerlichen Mu-
sikverlagswesens, in dem Noten produziert
und vertrieben werden, trug zur Verbreitung
von Musik und häuslichem Musizieren und
also einem von Räumen und Zeiten unab-
hängigeren individuelleren Musizieren bei.
Auf diese Weise wurde Musik ein Teil der bür-
gerlichen Kultur, der sich zuerst in einer ver-
stärkten Nachfrage nach Musikausbildung und

Abb. 1: Das Mediale-Kommunikation-Vermittlungs-Modell
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Konzerten ausdrückte und ab
dem 18. Jahrhundert in Le-
segesellschaften und Musik-
zeitschriften auch in einer auf
Musik bezogenen bürgerli-
chen Selbstthematisierung in
eigenen Medien. Als dann der
Adel die hohen Aufwendun-
gen für seine musikbezoge-
ne Repräsentationskultur
nicht mehr zahlen konnte,
konnten Bürger und insbe-
sondere Bürgerinnen die
höfisch-musikalische Reprä-
sentationskultur z. B. in Form
der Oper, die früher nur Gäs-
ten von Adligen zugänglich
war, transformieren. Öffent-
liche Konzerthäuser, Musik-
theater und Oper wurden nun
zentrale Orte bürgerlicher
Selbstrepräsentation. Noten-
drucke, die an ihnen orien-
tierte Ausbildung und die Selbstthematisie-
rung bürgerlicher Musikkultur in Zeitschriften
haben die Vermittlung von Musik im um-
fassenden Sinn des Zusammenhangs der Pro-
duktion, Allokation, Rezeption und Nutzung
von Musik von Orten gelöst und zeitunab-
hängiger sowie privater und individueller ge-
macht.

Musik, die sonst vor allem Teil der adli-
gen und der öffentlichen Kultur war, wurde
so ein konstitutiver Bestandteil bürgerlicher
kultureller Identität, der nicht voraussetzungslos
war, da Musik aus Notendrucken erst durch
Notenkenntnisse und Virtuosität entsteht.
Damit haben Druckmedien vielen Menschen
Musik näher gebracht, die Musik vorher nur
selten und wenn, dann nur an bestimmten
öffentlich Orten und zu bestimmten Zeiten,
nah sein konnten.

1.3. Die neuen elektronischen Medien
Schallplatte, Radio und Fernsehen begründen
wieder neue und andere Naheverhältnisse
zu Musik

Die Tertiär- oder elektronischen Medien
Schallplatte, Radio und Fernsehen, die die
nächste Epoche der Mediengeschichte prä-
gen, erfordern nicht mehr nur – wie die
Druckmedien – Technologie bei der Produk-
tion von Kommunikation, sondern auch bei
ihrer Reproduktion, also ihrer Wahrnehmung
und Nutzung. Ebenso wie die Druckmedien
die Vermittlung von Musik verändert haben,
weil nur, wer gedruckt wurde, auch tatsäch-
lich in der Musik vorkam, verändern nun die
elektronischen Medien die Vermittlungsbe-
dingungen von Musik, da sie wieder eine neue
Nähe zu Musik ermöglichen – ohne dass dafür

Notenkenntnisse oder gar Virtuosität erfor-
derlich wären.

Musik, die uns unmittelbar, tief oder auch
in Abhängigkeit von Launen und Stimmun-
gen erreicht und die auch entsprechend ge-
nutzt wird, wird ein Teil der Kultur von Grup-
pen, die – wie früher die aufstrebende
bürgerliche Klasse – über Musik nicht selbst-
bestimmt verfügen konnten. Die Erfolge von
Elvis bis zu den Beatles wären ohne die Schall-
platte undenkbar gewesen. Kein Medium
breitete sich schneller aus und kein Medium
wurde in kürzerer Zeit so wichtig für die
Konstitution der Identität und Kultur einer
Gruppe wie die Schallplatte. Als die Jugend-
lichen nach dem Krieg das erste Mal eigenes
Geld in der Tasche hatten, nutzten sie dieses,
um sich über die Nachfrage nach ihrer Musik
auf dem Plattenmarkt ihre eigene Kultur zu
schaffen. Einer Medienkultur, die aufgrund
der Ortsunabhängigkeit des neuen Mediums
von Emotionen und Bedeutungen in Tönen
einerseits und der Internationalität des Schall-
plattenmarkts andererseits ganz neue (Fan-)
Kulturen konstituiert. Schallplatten begrün-
den einen neuen für Jugendliche zentralen
immer ortloseren medialen Vermittlungszu-
sammenhang als Bezugspunkt für musikbe-
zogene kulturelle Identität.

Die fortgesetzte Lösung von spezifischen
Orten von und für Musik, die in der Epo-
che, in der die Vermittlung durch Druckme-
dien dominiert war, immer noch auf den Ort
der Aufführung verwiesen war, erhält durch
die zunehmende Dominanz der elektroni-
schen Medien eine neue Qualität. Das zeigt
nach Schallplatte und Radio vor allem das
Fernsehen, das uns erstmals eine von der An-

wesenheit an Orten unabhängige Unmittel-
barkeit erlaubt. Wenn wir etwa ein Konzert
der Wiener Philharmoniker zu Neujahr ver-
folgen und davon möglicherweise tausend
Kilometer entfernt sind, sehen wir mit dem
Fernseher nicht nur fern, sondern hören auch
fern. Wir erleben – anders als bei Radio und
Schallplatte – einen Ort, den wir jedoch nicht
räumlich erleben und erfahren können. Neue
technische Möglichkeiten der Medien dür-
fen freilich nicht darüber hinwegtäuschen, dass
ihre Entwicklung nicht nur von der Techno-
lo- gie abhängt; sie hängt immer auch von In-
ten- tionen der Entwickler, Interessen der
Nutzer und Konflikten in gesellschaftlichen
Vermittlungszusammenhängen ab, in denen
jede Me-dienentwicklung auch immer eine
Machtfrage darstellt.

Diese Machtfrage sollte keine Auseinan-
dersetzung mit der medialen Vermittlung von
Musik ausblenden. Heute haben prinzipiell
alle gesellschaftlichen Gruppen Zugang zu
Musik und zu Musikberufen. Die Bedeutung
von Musik für Bildung und gesellschaftliche
Integration steht außer Frage. Trotzdem bleibt
Musik, die für das Leben von so vielen Men-
schen wichtig ist, umkämpft. Dieser Kampf
findet heute vor allem auf dem Markt statt,
der der Bezugspunkt für Strategie und Tak-
tiken insbesondere von Unternehmen gewor-
den ist. Vor allem internationale Medienun-
ternehmen prägen heute den globalen Wett-
bewerb, indem sie versuchen, Musik an ihre
Kunden näher heranzubringen als andere
Unternehmen mit ihren Medien. Deutlich
wurde das früh in Strategien US-amerikani-
scher börsennotierter Medienunternehmen.
Diese mussten ihren Aktionären früh globa-

Neue Nähe ohne Notenkenntnisse: So wie die Druckmedien in früheren Zeiten und insbesondere das Fernsehen
im letzten Jahrhundert verändern aktuell digitale Netzwerkmedien die Vermittlungsbedingungen von Musik.



Abb. 2: Konvergenz der Prozessmomente medialer Kommunikation

am besten als Paradox der Medienentwick-
lung verständlich (vgl. Winter 2008). Jedes
neue Medium schafft gleichermaßen neue
Möglichkeiten für kommunikative Beziehun-
gen und Vermittlungen, wie es gleichzeitig
bestehende unter Druck setzt: Während es
neue Naheverhältnisse ermöglicht, schwächt
es bestehende. MTV ist nur so lange so wert-
voll, wie es eine einzigartige Nähe zu Musik
ermöglicht. Aktuell erleben wir, wie neue
Quartär- oder digitale Netzwerkmedien wie-
der qualitativ neuartige Näheverhältnisse zu
Musik konstituieren, die für viele wichtiger
und einzigartiger sind als jene, die MTV kon-
stituiert hat und konstituieren kann.

Digitale Netzwerkmedien charakterisiert
nicht nur, dass sie für die Produktion von
medialer Kommunikation (Druckmedien) und
ihre Reproduktion Technologie (elektronische
Medien) erfordern, sondern dass sie darüber
hinaus auch Client-Server- und Übertragungs-
technologie voraussetzen. Durch Letztere
schaffen sie für ihre Nutzer völlig neue Mög-
lichkeiten, da jetzt die Linearität von medial
vermittelter Kommunikation, die vormals not-
wendige Abfolge erst der Produktion, dann
der Verteilung, dann der Rezeption bzw. Wahr-
nehmung und schließlich der Nutzung auf-
gebrochen werden kann.

Bislang standen zwischen Nutzern und der
medial vermittelten Musik immer Menschen,
die Inhalte ausgewählt, geordnet oder ver-
ändert, und die Entscheidungen zu Verpa-
ckung, Verteilung sowie Preis und Distribu-
tion getroffen haben. Digitale Netzwerkmedien
machen diese Intermediäre zunehmend über-

flüssig. Mit ihnen wird es Nutzern möglich,
Einfluss auf die Produktion von Kommuni-
kation zu nehmen – sie können etwa selbst
bestimmen, welche Inhalte, Künstler, Infor-
mationen o. Ä. in welcher Anordnung in
welchem digitalen Netzwerkmedium wie
erscheinen. Nutzer können mitentscheiden,
welche Inhalte – Song- oder Videoclips – in
welcher Reihenfolge auf ihnen abgespeichert
werden. Ja, sie können sogar über die Allo-
kation mitentscheiden und natürlich auch
über die Zeit und den Ort der Wahrnehmung
und Nutzung. Kurz: Aufgrund neuer Über-
tragungs- und Client-Server-Technologien
können digitale Netzwerkmedien die Linea-
rität der Vermittlung von Musik ein gutes Stück
weit aufheben und wieder eine qualitativ völlig
neue Nähe zu Musik ermöglichen. (Diese Kon-
vergenz der verschiedenen Prozessmomen-
te medialer Kommunikation visualisiert Ab-
bildung 2 unten).

Die Folgen der Entwicklung, dass immer
mehr Leute sich ihr Kultur- und Musikpro-
gramm und ihre „Playlist“ auf dem iPod selbst
zusammenstellen, heute in der Literatur als
Wandel einer „Push“- zu einer „Pull“-Kultur
diskutiert (vgl. Lull 2007), zeigen erneut, wie
eine neue Gruppe von Medien, nämlich die
digitalen Netzwerkmedien, für die Vermitt-
lung von Kultur und also auch Musik domi-
nant werden. Denn iTunes oder Last.fm er-
lauben eine neue Nähe zu Musik jenseits der
uns bekannten Vorstellungen von Raum und
Zeit. Erstmals kann die Entfernung zu Musik
nicht mehr in Metern oder Minuten gemes-
sen werden. Diese Abstände gibt es im Raum
der Ströme und der zeitlosen Zeit (Castells)
der neuen Welten der digitalen Netzwerk-
medien nicht mehr. Im Raum der Nullen und
Einsen ist Musik entweder da oder sie ist eben
nicht da. Das unterscheidet sie nachhaltig von
der Vermittlung von Musik im Plattenladen
oder im Fernsehen oder Radio. Wer heute
als Interpret, mit Musikstücken sowie Infor-
mationen zu Interpreten, Konzerten und Wett-
bewerben usw. präsent sein will, der muss
es in den virtuellen Welten der digitalen Netz-
werkmedien sein.

Sowohl die neu entstehenden Chancen
für die Vermittlung von Musik durch neue
digitale Netzwerkmedien, die immer weni-
ger durch Intermediäre verstellt oder beein-
flusst werden, wie der Verlust der Bedeutung
bestehender Vermittlungsformen, die für
spezifische Qualitäten bürgen, erfordern ver-
stärkt eine die Grenzen von Medien und Musik
überschreitende Forschung und Lehre, die
technische Entwicklungen und aufgrund der
starken Kommerzialisierung der Vermittlung
vor allem die Managementforschung und
-lehre integrieren sollte.        !

le Wachstumsstrategien präsentieren (vgl.
Lang/Winter 2005) und entsprechend aggres-
siv auftreten. Das beste Beispiel ist hier MTV,
der Fernsehsender, der seit einigen Jahren die
wertvollste Medienmarke der Welt ist und
der am 1. August 1981 mit Video Killed the
Radiostar von den Buggles auf Sendung ging.
Seitdem dominierte MTV u. a. mit Weltpre-
mieren wie Michal Jacksons Video Thriller
(1983) und Madonnas legendärer Live-Prä-
sentation von Like a Virgin (1984) die medi-
ale Vermittlung populärer Musik. Musik und
ihre Interpreten können im Musikfernsehen
erstmals in der Geschichte der Musik und ih-
rer Vermittlung unmittelbar, kostenlos, jeder-
zeit und umfassend erlebt werden. Tertiär-
oder elektronische Medien konstituieren me-
dial vermittelte Nähe zur Musik auf eine Art
und Weise, die vom Raum weitgehend un-
abhängig ist. Genau diese Nähe – insbesondere
zu einer werberelevanten Zielgruppe – hat
MTV zur wertvollsten Medienmarke der Welt
gemacht.

1.4. Die erneute Transformation medialer
Nahe- und Vermittlungsverhältnisse zu
Musik durch digitale Netzwerkmedien in
neuen unmittelbaren virtuellen Räumen

Mit jedem neuen Medium haben Men-
schen in der Geschichte neue Beziehungen
zu Musik aufgebaut und Musik auf diese Weise
und im Rahmen ihrer Möglichkeiten zu ei-
nem Teil ihres Lebens gemacht. Mit jedem
neuen Medium wuchsen dabei die Möglich-
keiten und die möglichen Alternativen, Nähe
zu Musik zu gestalten. Diese Entwicklung wird
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2. Neue Strategien für die mediale Produktion, Verteilung,
Wahrnehmung und Nutzung von Musik in Raum und Zeit

Die zunehmenden Möglichkeiten der
medialen Produktion, Verteilung, Wahrneh-
mung und Nutzung von Musik und die Kom-
merzialisierung und Vielfalt von musikbezo-
genen Medien belegen, warum Management
eine Erfolgsbedingung nicht nur von Medi-
en, sondern auch von Musik ist. Eine Erfolgs-
bedingung neben anderen – die freilich immer
wichtiger wird. Bei der zunehmenden Un-
übersichtlichkeit neuer Vermittlungs- und
Vermarktungsmöglichkeiten hilft Management
bei der Analyse, Planung, Organisation, Pro-
duktion und Verteilung von Medien und Musik
sowie ihrer Vermittlung, Wahrnehmung und
Nutzung heute mehr den je.

Die zunehmende Bedeutung von sowohl
Medien- wie Musikmanagement ist deshalb
auch kein kurzfristiger Trend, sondern eine
notwendige Folge der Medienentwicklung und
auch global veränderter gesellschaftlich-kul-
tureller und wirtschaftlicher Rahmenbedin-
gungen. Heute sind Angebote erfolgreich,
denen es gelingt, an die Menschen nah he-
ranzukommen und zu ihnen möglicherweise
eine Beziehung aufzubauen. Die effiziente
und strategische Arbeit an einer kulturellen
Nähe gibt es noch nicht lange, zumal früher
–  durch den Besuch von Kirche, Konzert
und Musikunterricht – eine fast natürliche
Nähe zu bestimmten Formen und Inhalten
von Kultur bestand. Als Herausforderung wird
sie erst mit der Kultur des Kapitalismus sicht-
bar, die so erfolgreich ist, weil es die erste
Kulturform ist, in der sowohl die Zerstörung
wie auch die Begründung von Kultur erfolg-
reich sein können. Management wird des-
halb noch wichtiger. Absehbar gibt es eher
weniger als mehr kulturelle Verpflichtungen
und eher mehr als weniger Medien, wie ak-
tuell die Zahl derer, die verlässlich „Brigitte“
lesen, die „Tagesschau“ sehen oder Konzerte
und Musikunterricht besuchen prozentual eher
geringer wird – ohne dass dies notwendig
mit ihrer Qualität zu tun hätte.

Unter den Bedingungen immer instabile-
rer und flüchtigerer Beziehungen und Bin-
dungen zu Medien und Musik, unter denen
diese immer wieder neu konstituiert und
aufwändig aufrecht erhalten werden müssen,
hilft Medien- und Musikmanagement. Es ver-
spricht keine stabilen Beziehungen in Raum
und Zeit oder souveräne Steuerung. Vielmehr
hilft es zu klären, unter welchen Bedingun-
gen es zu welchen Beziehungen zu und Bin-
dungen mit Medien und Musik kommen kann
und wie Chancen für diese entwickelt und
verbessert werden können. Es trägt gleicher-

maßen zum Verständnis und zur Entwick-
lung kultureller Wertschöpfungsaktivitäten im
digitalen Raum bei wie zu einem tieferen Ver-
ständnis der Gegenbewegung, in der heute
Öffentlichkeit und das für immer mehr un-
bekannte und fremde, aber einzigartige so-
ziale und kulturelle Live-Erlebnis mit neuen
Konzertsälen erfolgreich zurückerobert wer-
den wollen.

Diese Rückeroberung, für die im Moment
in Deutschland wohl vor allem die Hambur-
ger Elbphilharmonie ein Beispiel ist, erfolgt
unter den Bedingungen der gegenwärtigen
Mediengesellschaft. Also erfordert sie eine
Kommunikationsstrategie und Inszenierung,
die unter diesen Bedingungen in der Lage
ist, eine besondere Nähe herzustellen, zu kom-
munizieren und auch zu vermarkten. Denn
nicht nur die Konzertveranstalter müssen den
Raum zurückerobern, sondern auch jene, die
diese Räume neu entdecken, lesen und für
ihre Unterhaltung und ihr Vergnügen erst noch
nutzen lernen müssen. Dabei muss ihnen ge-
holfen werden – mit und über die Medien,
die sie auch sonst nutzen, um sich zu infor-
mieren und zu orientieren. Aber die neuen
Strategien einer Produktion, Verteilung, Wahr-
nehmung und Nutzung von Musik in Raum
und Zeit erfordern es auch, dass die Künst-
ler und die Publika aufeinander zugehen kön-
nen, sich ansprechen und miteinander kom-
munizieren können. Eine solche Nähe fällt
nicht vom Himmel, sondern sie erfordert den
neuen Inhalten angemessene Artist- und
Audience-Development-Programme. Auf der
Basis eines angemessen komplexen Wissens
über die medialen Möglichkeiten zur Produk-
tion, Allokation, Rezeption und Nutzung von
Musik zu verschiedenen Zeiten und in ver-
schiedenen Räumen kann die Professionali-
sierung der zunehmend wechselseitigen und
von Nutzern und Publika bestimmten Musik-
vermittlung in der auf Medien, Musik und Ma-
nagement bezogenen Lehre und Vermittlungs-
praxis in Angriff genommen werden.3       

Fußnoten:
1 Ausnahmen bestätigen die Regel – vgl. aus musikwis-
senschaftlicher Perspektive Burow 2001 und aus medien-
und kommunikationswissenschaftlicher Perspektive
Schneider/Weihnacht 2007 und Weihnacht/Scherer 2008.
2 Die maßgeblichen Beiträge zu dieser Diskussion ent-
standen im Anschluss an die Globalisierungsdiskussion
in den Gesellschafts-, Sozial- und Kulturwissenschaften
seit Anfang der 90er Jahre. Vgl. Robertson/Winter 1999
u. Hepp/Krotz/Winter 2005. Wichtig ist hier Castells
(zuletzt 2005); zur Theoriediskussion vgl. Winter/Hepp/
Krotz 2008 und im Hinblick auf Management Karmasin/
Winter 2002 u. 2006.

3 Wer dazu mehr wissen möchte oder Interesse an der
geplanten Tagung zur Entwicklung von Medien und
Musik in Raum und Zeit im kommenden Frühjahr in Han-
nover hat, kann mich kontaktieren:
U carsten.winter@ijk.hmt-hannover.de
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Dieser Frage gingen 20 Musiklehrerstudie-
rende im Rahmen eines  Musikpädagogik-
Einführungsseminars an der Universität Pots-
dam nach. Ziel der Bemühungen von vier
Arbeitsgruppen im Frühjahr 2008 war es, bei
den Studierenden ein besseres Verständnis
über den sich gegenwärtig vollziehenden
Wandel in sozialen Kommunikationen und
Interaktionen im Kontext digitaler Musikme-
dien zu entwickeln und ihnen mehr Wissen,
Impulse und Handlungsoptionen für ihre
spätere musikpädagogische Arbeit zu geben.

So wurden über 600 Schüler von fünf Schu-
len unterschiedlichen Schultyps im Land Bran-
denburg und in Berlin darüber befragt, ob
und wie sie sich heute Musik mit Hilfe der
digitalen Medien erschließen, sie untereinan-
der austauschen und nutzen. Positionen von
fünf Musiklehrern und deren Schülern wur-

Wie gehen Musiklehrer,
Kinder und Jugendliche,

aber auch ältere Menschen heute
mit den aktuellen Phänomenen
der digitalen Musikmedien um?

den durch Fragebögen und ausführliche In-
terviews dahingehend näher untersucht, wie
sie im Musikunterricht die neuen technischen
Entwicklungen und Möglichkeiten nutzen und
welche Bestandsaufnahmen und Defizite aus
ihrer Sicht derzeit zu konstatieren sind.     !

Das „alltägliche“ Internet: Für Schüler der
musikbetonten Gesamtschule „Paul Dessau“

in Zeuthen ist das Web-Surfen Normalität –
gerade, wenn es darum geht, Noten,

Songtexte und andere Hilfsmittel für das
eigene Musikmachen zu „fischen“.

Praxiserkundung: Wie mit digitalen Musikmedien umgegangen wird.
Und was Musikpädagogen aus einer Potsdamer Umfrage lernen können.

Von Birgit Jank

CHANCEN FÜR EINEN

lebendigen Musikunterricht
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Blog auf einer Webseite geführtes, öffentlich einsehbares Tagebuch oder Journal
Browser Computerprogramm zum Suchen und Auffinden von Internetangeboten
Client-Server-Technologie    Möglichkeit, Aufgaben innerhalb eines Netzwerks zu verteilen; ein Server ist ein

Programm, das mit einem anderen, dem Client (dt.: Kunde) kommuniziert, um ihm Zugang zu
einem Dienst zu verschaffen

DAB Digital-Radio
Digitalisierung Umwandlung eines analogen Signals in ein digitales
DMB Digital Multimedia Broadcasting: System für mobile, digitale Audio-/Video-/Datenübertragung
downloaden herunterladen von Daten aus dem Internet
DVB-H Digital Video Broadcasting: Übertragungsstandard, mit dem digitale Rundfunkprogramme über

kleine mobile Geräte empfangen werden können
DVB-T Digital Video Broadcasting Terrestrial: schnurloses „Überall“-Fernsehen
Facebook Website zur Bildung und Unterhaltung
Flickr Fotoplattform (U www.flickr.com)
HDTV High Definition Television: Digitalfernsehen in hoher Auflösung
iPod portables Media-Abspielgerät für Musik und Video
iTunes Computerprogramm zum Abspielen, Organisieren und Kaufen von Musik, Filmen und Spielen;

der iTunes Store ist die entsprechende Internet-Handelsplattform
LCD Liquid Crystal Display: Flüssigkristalldisplay, Technik von Flachbildschirmen, auch TFT genannt
Link Verknüpfung von einem Webdokument zu einem anderen
Media Guide Medienführer, Suchsystem im Internet
MP3 / MP4 Dateiformat für Musik / für Musik und Video
Multimedia kombinierter Einsatz verschiedener digitaler Medien wie Ton, Text, Grafik und bewegte Bilder
MySpace Webseite, auf der Nutzer kostenlose Profile mit Fotos, Videos, Blogs, Gruppen etc. anlegen kön-

nen; zur Selbstdarstellung u. Bewerbung viel genutzt von Musikgruppen (Uwww.myspace.com)
Pay TV bezahltes privates Fernsehen
Podcast siehe Seite 38
Second Life Online-3D-Infrastruktur für von Benutzern gestaltete virtuelle Welten (U www.secondlife.com)
Stream siehe Seite 38
Videoclip Musikvideo, Kurzfilm
Web 2.0 interaktives Web-Netzwerk; Benutzer können Inhalte selbst erstellen und bearbeiten
Webmaster Ansprechpartner für Planung, grafische Gestaltung, Entwicklung, Wartung, Vermarktung und

Administration von Webseiten
Website Projekt im World Wide Web (www); besteht aus mehreren Webseiten oder Dokumenten
wireless schnur-, drahtlos
YouTube Internet-Videoportal  (Uwww.youtube.com)
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Eine weitere Gruppe befragte ältere Men-
schen, die so genannte „60+“-Generation, ob
sie für sich die Digitalisierung von Musikme-
dien als Fortschritt oder Schranke empfin-
den und ob sie sich im Kontext dieser Ent-
wicklungen als benachteiligte Generation
empfinden. Schließlich befragte und beob-
achtete eine weitere Gruppe den Musikum-
gang mit Hilfe digitaler Musikmedien im öf-
fentlichen Raum (öffentliche Verkehrsmittel
und Gebäude u. Ä.) und legte hier besonders
Wert auf das Erfassen von Formen musikali-
scher und sozialer Kommunikationen der
beteiligten Menschen untereinander.

Bei der Auswertung des umfangreichen
Datenmaterials aus den Arbeitsgruppen wur-
den im Seminar verschiedene grundsätzliche
Fragestellungen entwickelt und diskutiert:

Welche positiven Perspektiven, aber auch
welche Hemmnisse gibt es im Umgang mit
digitalen Medien? Wo liegen mögliche Hin-
tergründe in der Erschließung von Musik durch
Kinder und Jugendliche? Welche neuen Per-
spektiven müssen beachtet werden, um die
Veränderungen unseres Musikumgangs un-
ter dem Einfluss der Digitalisierung zu ver-
stehen und positiv zu befördern? Wo enden
Möglichkeiten musikpädagogischer Bemühun-
gen und müssen Bereiche wie Freizeit, Eltern,
Peergroups und individuelle Lernwege stär-
kere Beachtung finden? Wie präsent sind Kin-
dern und Jugendlichen und uns selbst urhe-
berrechtliche Fragen?

Am Ende der Auswertungen gab es im
Seminar Konsens darüber, dass dies zentrale
und auch weiterhin zu bearbeitende Frage-
stellungen sind, die eine zukünftige erfolg-
reiche Arbeit von  Musiklehrern entscheidend
mit beeinflussen werden.

Im Folgenden haben die Studierenden Hen-
ry Weit, Christian Panjas, Miriam Noa und
Sarah Leinert einige ausgewählte Ergebnisse
aus den Projektgruppen zusammengefasst.

Digitale Medien im Musik-
unterricht: Bereicherung und
Chance oder Behinderung?

Die Digitalisierung aller Bereiche des ge-
sellschaftlichen wie privaten Lebens macht,
wie nicht anders zu erwarten, auch vor den
allgemein bildenden Schulen der Bundes-
republik nicht halt. Sowohl die didaktischen
Wissenschaften wie auch die Lehrer und El-
tern, nicht zuletzt die Schüler selbst müssen
sich mit den Chancen, aber auch den Prob-
lemen und Folgen auseinandersetzen, wel-
che die neuen digitalen Medien mit sich brin-
gen. Hier soll diese Problematik zunächst aus
Sicht der Musiklehrer beleuchtet werden, die
sich an einem großen Berliner Gymnasium

mit über tausend Schülern dazu äußerten.
Übereinstimmend werden die Vorteile in

der Unterrichtsvorbereitung gesehen. Das
betrifft insbesondere die wesentlich vielfälti-
geren und kostengünstigeren Beschaffungs-
möglichkeiten von Notenmaterial und Klang-
beispielen im Internet. Dadurch ist eine
bedeutend größere Vielfalt an Beispielen mög-
lich, kann der Unterricht farbiger gestaltet
werden. Aber auch die direkte Unterrichts-
vorbereitung wird wesentlich unterstützt.
Unterrichtsmaterialien, Arbeitsbögen sowie
OHP-Folien sind einfacher zu erstellen, zu
bearbeiten und zu archivieren, Tests und
Klausuren besser vorzubereiten und zu mo-
difizieren. Klangbeispiele lassen sich auf der
Festplatte des Laptops speichern und somit
problemlos in eine Powerpoint-Präsentation
integrieren. Im Computerkabinett der Schu-

le sind Internet-Recherchen zu zahlreichen
Themen möglich. Das führt zu mehr Vielfalt
der Unterrichtsgestaltung und es wird eine
neue Zielgruppe erreichbar: Computerfreaks
können in Verbindung mit Musikprogram-
men ihrer Kreativität freien Lauf lassen. An-
deren Schülern, die zwar Ideen haben, aber
kein Musikinstrument beherrschen, ist mit dem
Computer ein Medium an die Hand gege-
ben, diese Ideen musikalisch darstellbar zu
machen. Das beschränkt sich nicht allein auf
die Arbeit mit dem Computer. In Schüler-
vorträge können MP3-File und USB- Stick
genauso wie die Powerpoint-Präsentation
einbezogen werden.

Genau hier liegen aber auch die Nachtei-
le und Gefahren begründet: Technische Prob-
leme mit dem Computer oder Beamer kön-
nen die gesamte Unterrichtsplanung kippen.
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Hinzukommt, dass die Schüler durch den pri-
vaten Musikkonsum in ihrem musikalischen
Geschmack stärker vorgeprägt sind und es
schwieriger wird, gegen verfestigte Hörge-
wohnheiten „anzukämpfen“. Eine nicht un-
erhebliche Rolle spielt in diesem Zusammen-
hang auch der verstärkte unerlaubte Musik-
konsum in der Schule bzw. dem Unterricht
mit MP3-Playern und Handys. Aber auch das
verstärkte „legale“ Musikhören führt im Privat-
bereich dazu, dass zu Hause immer weniger
gesungen und praktisch musiziert wird. Nicht
übersehen werden darf die Tatsache, dass die
Einbeziehung von Computer-Musikprogram-
men und die Erstellung von Powerpoint-Prä-
sentationen für den Unterricht sehr viel Vor-
bereitungszeit beanspruchen, die im normalen
Lehreralltag mit 27 Wochenstunden sowie
Schulchor und Orchester meist nicht vorhan-
den ist. In vielen Schulen ist aufgrund fehlen-
der finanzieller Mittel darüber hinaus die
technische Ausstattung unzureichend. Mit-
unter werden von den Lehrern Computer
und Videosequenzen aber auch deshalb ab-
gelehnt, weil sie vom eigentlichen Ziel des
Musikunterrichts wegführen, nämlich vom
praktischen Musizieren und Singen sowie vom
Erlernen der Notenschrift im Notenheft.

Keine Veränderungen werden in der Er-
reichbarkeit bestimmter sozialer Zielgruppen
gesehen, d. h. sozial und leistungsmäßig schwa-
che Schüler sind auch im Musikunterricht
weiterhin kaum erreichbar, mit oder ohne
digitale Medien. Nach den Befragungen ver-

ändert sich der Musikunterricht durch den
Einsatz digitaler Medien inhaltlich nicht grund-
sätzlich, da der zeitliche Rahmen von einer
Wochenstunde ohnehin nur die Konzentra-
tion auf wesentliche Kernbereiche zulässt.

Ähnliche Aussagen können über den
Musikgeschmack der befragten Schüler ge-
troffen werden, Letzterer ist aber, zum Bei-
spiel in Schülervorträgen, leichter darstellbar
geworden. Die Auswahlkriterien der Schü-
ler richten sich, wie in „vordigitalen“ Zeiten,
weiterhin nach den jeweils aktuellen Mode-
strömungen und Angeboten der Musikindust-
rie. Allerdings sind die Zugangsmöglichkei-
ten vielfältiger geworden und der passive Kon-
sum (Berieselung in verschiedensten Situa-
tionen) nimmt zu.

Zusammenfassend kann festgestellt wer-
den, dass sich die wesentlichsten Verbesse-
rungen durch digitale Medien in der Vorbe-
reitung und abwechslungsreichen Gestaltung
des Musikunterrichts ergeben sowie in ge-
wissem Umfang in der Förderung von Krea-
tivität. Unverändert bleiben weitgehend die
inhaltlichen Aspekte und Erreichbarkeit be-
stimmter sozialer Zielgruppen. Nachteile dro-
hen durch hohen Vorbereitungs- und Einar-
beitungsaufwand und unvorhergesehenes
Auftreten computertechnischer Probleme
sowie durch zunehmendes Vernachlässigen
des praktischen Musizierens und Singens.
Insgesamt ist jedoch von begrenzten Vortei-
len für die Gestaltung des Musikunterrichts
auszugehen.

te mit entsprechendem Angebot zurückgrei-
fen, während der andere Teil legale wie auch
illegale Angebote im Internet nutzt.

Weiterhin war von Interesse, wo die Ju-
gendlichen auf ihre bevorzugte Musik auf-
merksam geworden sind. Bei dieser Frage
wurde sehr deutlich, dass der wichtigste Ein-
fluss von den Freunden bzw. Gleichaltrigen
(Peers) ausgeht. Für 184 der befragten Per-
sonen (insgesamt über 75 Prozent der Ge-
samtpopulation) sind sie der entscheidende
Faktor.

Obwohl eine knappe Mehrheit der Be-
fragten dem Internet seine Rolle als Musik-
quelle Nummer eins abspricht, ist die On-
line-Plattform Youtube bei den befragten
Jugendlichen zum  wichtigsten Anlaufpunkt
für Musik hinter den bewährten Medien Ra-
dio und Fernsehen geworden. 56 Prozent  der
Befragten wählen diesen Weg, um Musik zu
sehen und zu hören. Klares Plus von Youtu-
be gegenüber Radio und TV: Der Nutzer ist
hier selbst Programmdirektor und kann be-
stimmen, was läuft und vor allem wann.

Auch die Frage nach der Verwendung von
aus dem Netz stammenden Noten, Tabula-
turen und Songtexten wird von 143 der 240
Schüler bejaht. Interessant das Ergebnis, dass
Jugendliche, die selbst aktiv Musik machen,
deutlich eher bereit sind, für Musikangebote
aus dem Internet zu bezahlen. Hier ist die
Erkenntnis stärker verbreitet, dass Musik in-
tensive Arbeit bedeutet und entsprechend
honoriert werden sollte. Also könnte es eine
Aufgabe des Musikunterrichts sein, für die-
sen Zusammenhang ein stärkeres Musikver-
ständnis zu entwickeln.

Festzuhalten bleibt: Das Internet ist aus
dem Musikleben Jugendlicher nicht mehr weg-
zudenken. Bei jeder der befragten Personen
spielt es eine große Rolle, wobei Youtube
und der Aspekt, dass Hilfsmittel für die eige-
ne musikalische Tätigkeit heruntergeladen
werden können, einen besonderen Stellen-
wert haben.

Das Internet wird in Zukunft bei Jugend-
lichen noch an Bedeutung gewinnen. Es macht
es viel leichter, den Zugang zur Musik zu fin-
den, weil das Angebot bzw. die Bandbreite
so groß sind, dass man sich einfach seine Sparte
heraussucht und seinem persönlichen Fable
freien Lauf lässt. Die Faszination für die Musik
an sich und für das Musikmachen erfährt durch
das Internet keinen Abbruch. Sie wird im Ge-
genteil in großem Maß unterstützt: angefan-
gen von kleinen Musiker-Anleihen, wodurch
ein Musiker im stillen Kämmerlein mit Hilfe
seiner Tabulaturen aus dem Netz das eigene
Instrument zum Klingen bringt, bis hin zum
talentierten Nachwuchskünstler, der seine
Kompositionen frei ins Netz stellt und hofft,

Musikerschließung durch Jugendliche im Internet:
unerhörte Möglichkeiten oder unüberschaubares Feld?

Am Medium Internet kommt in der heu-
tigen Zeit niemand mehr vorbei – egal ob es
um die reine Erschließung von neuem Wis-
sen oder um die Beschaffung alltäglicher Dinge
geht. Besonders die Entwicklung im Bereich
Internet und Musik rückt in den letzten Jah-
ren zunehmend in den Fokus der Öffent-
lichkeit. Findet man hier doch im Handum-
drehen ein Musikangebot in jeder beliebigen
Form vereint – angefangen vom persönlichen
All-time-favourite-Musikvideo auf Youtube
bis hin zum kostenlosen Hineinhören in die
Songs der momentanen Lieblingsband auf
deren Homepage. Das Internet ist hierbei das
Forum für Künstler, um sich und ihre Musik
bekanntzumachen.

Andererseits bildet es auch den Nährbo-
den für Raubkopierer und andere illegale
Tätigkeiten. In einer Zeit, in der kein Künst-
ler mehr auf eine Myspace-Seite verzichten
kann und der Nutzer ein schier endloses Feld
an musikalischem Input zur Verfügung hat

(wobei die Musikindustrie ständig einstwei-
lige Verfügungen gegen die Onlinetauschbör-
sen erlässt), bietet dieses moderne Medium
allerlei Zündstoff.

Um ein Bild darüber zu erhalten, wie Ju-
gendliche im Alter von 14 bis 19 Jahren über
die Musikerschließung im Internet denken,
wurden insgesamt 240 Schüler an vier ver-
schiedenen Schultypen in Berlin und im Land
Brandenburg befragt: Ist das Internet für sie
die wichtigste Quelle von Musik? Dies soll-
ten die Schüler direkt mit Ja oder Nein be-
antworten. Darüber hinaus gaben sie State-
ments zum grundsätzlichen Umgang mit dem
Medium Internet ab.

Zunächst gab es auf den ersten Blick kei-
ne eindeutige Aussage: Pro- und Kontra-Stim-
men waren nahezu ausgeglichen – lediglich
48 Prozent stimmten mit Ja. Es ließ sich fest-
stellen, dass Befragte, die das Internet nicht
als wichtigste Quelle von Musik angaben, ver-
stärkt auf Plattenläden und andere Geschäf-
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damit irgendwann einmal sein Geld verdie-
nen zu können.

Interessant zu verfolgen ist die Entwick-
lung der Musik im Zusammenspiel von Kunst
und  Kommerzialisierung im Web. Schließlich
gibt es schon anerkannte Künstler wie Radio-
head, die der Musikindustrie den Rücken
kehren und ihr Produkt dem Fan durch das
Internet frei zur Verfügung stellen. Labels wie
„Motor“ versuchen, den herkömmlichen Weg
der Musikverbreitung zu verlassen und mit
Podcast-Programmen etwas Neues auf die
Beine zu stellen. Diese Entwicklungen wei-
ter im Auge zu haben, wird für die künftigen
Musiklehrer eine spannende Aufgabe sein.

Musikbeschallung im öffent-
lichen Raum – grenzenlose
Musikunterhaltung oder
auditiver Fluch?

Von einer der Arbeitsgruppen wurden zum
einen „Handy-Musik-Hörer“ und zum ande-
ren Menschen befragt, die einer solchen Be-
schallung an öffentlichen Plätzen (z. B. öf-
fentliche Verkehrsmittel, Fußgängerzone)
ausgesetzt sind.  Die fünf ausgewählten „Handy-
Hörer“ äußerten sich zu den Quellen ihrer
Musik und nach den Gründen für das „öf-
fentliche Musikhören“. Außerdem sollte in
Erfahrung gebracht werden, ob sie sich Ge-
danken darüber machen, wie andere, unfrei-
willig beteiligte Menschen den Musikkonsum
empfinden und wie die „Handy-Hörer“ darüber
denken, wenn andere Musik laut hören, die
sie selbst ablehnen. Nach ihren Aussagen
betreiben sie mit ihrem Handeln meist Eigen-
repräsentation, finden dabei ihr Umfeld ent-
weder nicht wichtig oder beachten es gar nicht.

Bei den „unfreiwilligen Zuhörern“ waren
die Antworten differenzierter: Jüngere Men-
schen unter 30 Jahren zeigten sich der „Mu-
sikbeschallung im öffentlichen Raum“ gegen-
über wesentlich offener als Vertreter der
„Generation 50+“. Obwohl die Jüngeren diese
aufgezwungene Musik zuweilen auch stört,
empfinden sie eine laute Beschallung mit
„guter“, also ihnen angenehmer Musik, nicht
als negativ. Die ältere Generation aus der
Befragung hingegen lehnte dies kategorisch
ab. Letztere bezieht ihre Musik zudem vor-
rangig auf den herkömmlichen Wegen und
von „alten Medien“ wie Radio oder CD-Player,
während die jüngere Generation bereits von
neueren Medien wie iPod und Internet pro-
fitiert, ohne die eine „Handy-Beschallung“ ja
auch gar nicht möglich wäre.

Im Seminar wurden – angeregt  durch die
Befragungsergebnisse – eigene Erfahrungen
der Musikstudierenden zu diesem Thema auf-

mögliche Ansprechpartner für die letztgenann-
te Problematik wünschen sich viele ältere Men-
schen Mitglieder aus der eigenen Familie (also
z. B. die Enkelkinder aus der Generation der
heute Studierenden), wenige forderten Kurs-
angebote z. B. an Volkshochschulen oder Print-
anleitungen. Auch das Prinzip „learning by
doing“ wird eher abgelehnt oder nicht ver-
standen. Einig waren sich die Befragten darüber,
dass es noch mehr altersgerechte Ausstattun-
gen bei den digitalen Medien (visuelle Dreh-
knöpfe anstelle von Links, größere Schrift-
größen, einfache Bedienungen ohne unnötigen
„Schnickschnack“ u. Ä.) geben sollte. Solange
diese Voraussetzungen nicht geschaffen seien,
fühlten sich immerhin 56 Prozent der Befrag-
ten als benachteiligte Generation bei der Teil-
habe am digitalen Musikmedienfortschritt.

Durch die Beschäftigung mit diesen Fra-
gen und Wünschen ihrer eigenen Großeltern-
generation wurde bei den Studierenden ein
sinnvolles Nachdenken in Gang gesetzt. Zwei
Studierende berichteten, dass sie sich spon-
tan zu einer Enkel-Großeltern-Medieninitia-
tive entschlossen und ihren Großeltern prak-
tische Unterstützung beim Erlernen der
Bedienung digitaler Medien gegeben hätten.

Wenn dies neben den erhofften Denk-
erträgen das Ergebnis eines Uni-Seminars ist,
so sollte der Blick in die digitale Musikzu-
kunft nicht gar so düster ausfallen. Praxiser-
probungen im Rahmen akademischer Aus-
bildung führen an Fragen und Sichtweisen
heran, die in bloßen Literaturstudien nur
teilweise erreichbar sind. Und eben deshalb
sind sie sinnvoll und sollten unverzichtbarer
Bestandteil eines lebensnahen Studiums blei-
ben.      

Die Autorin:
Birgit Jank ist Hochschullehrerin für Musikpädagogik
und Musikdidaktik an der Universität Potsdam und Spre-
cherin der Konferenz Musikpädagogik an wissenschaft-
lichen Hochschulen.

genommen und recht kontrovers diskutiert
und bewertet. Es konnte zumindest eine Sen-
sibilität hergestellt werden, die eigene alltäg-
liche Umwelt in Hinsicht auf sich verändernde
akustische Geschehnisse genauer wahrzuneh-
men und soziale Kommunikationsabläufe zwi-
schen Menschen in diesen Kontexten ziel-
gerichteter beobachten zu lernen.

Digitalisierung von Musik
und die „Generation 60+“:
Fortschritt oder Schranke?

Eine der Arbeitsgruppen befragte 44 Se-
nioren, darunter 21 Frauen. Das Durchschnitts-
alter betrug 66 Jahre. Zunächst wurden mit
einem Fragebogen musikalische Hörgewohn-
heiten (Quantitäten, Qualitäten und Nach-
fragen zu technischen Verfügbarkeiten) er-
fasst, um dann gezielter zu Voraussetzungen
(Beherrschung der englischen Sprache, Com-
puter- und Internetkenntnisse, praktischer Um-
gang mit technischen Geräten) und eigenen
Wertungen der Befragten zu ihrer Teilhabe
an einem vermeintlichen digitalen Musikfort-
schritt vorzudringen. In einem abschließen-
den Gespräch äußerten die älteren Menschen
dann ihre Wünsche und eigenen Perspekti-
ven.

Vier bis fünf Stunden hört diese Alters-
gruppe täglich Musik. Die Auswahl der tech-
nischen Medien bezieht sich vorrangig auf
das Radio und den Fernseher. MP3-Player,
das Internet und die Verwendung von DVDs
spielen eine kaum nennbare Rolle. Dabei ist
bei vielen Befragten durchaus ein grundle-
gendes Interesse für die neuen Medien  vor-
handen. Als fast unüberwindbare Hürden für
die eigene Nutzung wurden jedoch die eng-
lische Sprache bei den Benutzerhinweisen und
Beschriftungen, die als kompliziert empfun-
dene Bedientechnik und fehlende mensch-
liche Hilfe beim Erklären und Üben dieser
neuen Bedientechniken beschrieben. Als
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Trendforscher Sven Gábor Jánszky prognostiziert:
In zehn Jahren funktioniert die Musikindustrie nach Internetlogik

VON INTELLIGENTEN

Musikavataren UND VIDEOS

IN SONNENBRILLEN

Dies war vor wenigen Wochen die Schlag-
zeile, mit der die ARD/ZDF-Onlinestudie auf-
wartete. Genau 40,8 Millionen Deutsche ab
14 Jahren sind es, also 62,7 Prozent. Damit
hat die Internetnutzung schon heute den Stand
erreicht, den Zukunftstrainer noch zur Jahr-
tausendwende für das Jahr 2010 prognosti-
ziert hatten. So kann man sich täuschen: Von
6,5 im Jahr 1997 auf 62,7 Prozent heute!

Der Grund des unerwartet schnellen
Anstiegs sind vor allem Frauen und die über
50-Jährigen, also Personen, die noch vor we-
nigen Jahren dem Internet distanziert gegen-
überstanden. Inzwischen sind 57 Prozent der
weiblichen Bevölkerung online und 64,2
Prozent der über 60-Jährigen. Damit nutzen
exakt 5,1 Millionen „SilverSurfer“ (60+) das
Internet – erstmals mehr als die 14- bis 19-
Jährigen (4,9 Millionen).

Spätestens jetzt sollten alle aufwachen, die
glauben, dass die Musikindustrie ihren gro-
ßen Umbruch schon hinter sich hat. Die Wahr-
heit ist: Unsere Gesellschaft und mit ihr die
Musikindustrie werden in zehn Jahren nahezu
vollständig nach der Logik des Internets funk-
tionieren.

Doch was bedeutet es, wenn künftig je-
der Gegenstand eine IP-Adresse hat und ein-
zeln ansteuerbar ist? Jede Cola-Dose, jeder
Wohnzimmerfernseher, Badspiegel, jeder ICE-
Sitz, jedes Autoradio, jede Schulbank und bei
Bedarf auch jedes T-Shirt? Was bedeutet es,
wenn „selbstlernende“ Software entsteht, die
aus jeder unserer Entscheidungen lernt und
binnen kurzer Zeit weiß, wie unser Lieblings-
Musikprogramm, unser Lieblings-Einkaufszettel
und unser Lieblings-Sonntagsablauf aussehen?

In der Forscherwelt besteht kein Zweifel
mehr darüber, dass künftig elektronische As-
sistenten nicht nur Blechroboter sind, son-

Über 40 Millionen Deutsche
sind online!“„ dern gleichzeitig Emotionen erkennen und

Gefühle zeigen. Vielleicht werden wir uns
in absehbarer Zeit in diese virtuellen Helfer
des Alltags verlieben?!

Nach vielen Expertengesprächen und Tie-
feninterviews im forward2business-Think-
Tank* stellt sich dies als ein realistisches Sze-
nario dar. In drei Fünf-Jahres-Schritten ab heute
werden sich unsere Fernseher, Badspiegel, Han-
dys und Handtaschen zu nicht wieder erkenn-
baren Fenstern in virtuelle Arbeits-, Lebens-
und Entertainmentwelten entwickelt haben.
Die Spirale der Entwicklung neuer „Tonträ-
ger“ dreht sich immer schneller. Von den
heutigen Playern der Musikindustrie spielen
nur noch jene eine Rolle, die den Zugang zu
den Hardwareproduzenten finden.

2013: Musik in Sonnenbrillen
und Badspiegeln

Unsere TV-Geräte werden 2013 noch
breiter sein, Monitore werden in Möbel, Bad-
spiegel und Sonnenbrillen integriert sein. Wir
schauen fern, wo immer wir wollen, denn
es wird nicht mehr über Fernsehfrequenzen,
sondern über das Internet übertragen. Peer-
to-Peer-Systeme schaffen Effizienz. Jeder Bad-
spiegel hat einen WLAN-Empfänger. Die  Folge:
Unendlich viele Angebote an Songs, Videos,
YouTube-Schnipseln und TV-Sendungen an
jedem Ort und zu jeder Zeit unseres Alltags.

Mehr noch: Quasi über das Fernsehbild
drübergelegt gibt es Zusatzdienste – Wetten,
Werbung, Shoppingangebote. Dieses Ineinan-
der-Mischen von zwei Diensten auf einem
Bildschirm können wir selbst steuern. Fern-
sehsender, Wett- und Shopping-Anbieter müs-
sen nichts miteinander zu tun haben. Es ent-
steht ein neuer Markt für Geschäftsmodelle,

* Trend-Pool des Büros für Zukunftsmodelle der
Entertainmentbranche in Halle/Saale

die das aktuelle Fernsehbild als Grundlage
nutzen.

2018: Musikavatare, Fernseh-
tapeten und die Anarchie
der Angebote

Weitere fünf Jahre später werden wir erst-
mals feststellen: Der Fernseher fehlt. Natür-
lich tut er das nicht, aber jetzt werden die
ersten Wohnungen mit einer neuartigen Licht-
tapete ausgestattet. Was vor zehn Jahren schon
im Labor möglich war, ist nun serienreif.
Textilien werden elektronisch angesteuert und
zum Leuchten gebracht. Nun wird durch
Tapeten das Licht im Raum gesteuert. Lam-
pen gibt es nicht mehr, TV-Geräte auch nicht.
Sie sind in der Tapete.

Auf unseren Monitoren heißt der neue
Trend: „behavioral-targeted-content“. Wir wer-
den lange darüber nachgedacht haben, wie
wir eine Ordnung in die entstandene Anar-
chie der Songs, Videos und Sendungen bringen
können. Die Lösung sind „halbintelligente“
elektronische Assistenten, die unser Musik-
Nutzungsverhalten am Wohnzimmerfernse-
her, Computer und Handy beobachten. Auto-
matisch ziehen sie Schlussfolgerungen über
unseren Geschmack und stellen das Musik-
programm nach diesen Vorlieben zusammen.

Mit dieser Entwicklung hängt auch die
erstmalige Einführung des „Avatar“-Knopfes
auf unseren Fernbedienungen zusammen!
Künstliche Intelligenz kommt in unser Han-
dy, unseren Fernseher und unseren iPod.
Dieser persönliche Assistent wird eine Soft-
ware sein, die je nach Aufenthaltsort ihre Form
wechselt. Zuhause ist sie als Avatar auf dem
Fernsehmonitor sichtbar, unterwegs steckt sie
in der Armbanduhr, Sonnenbrille oder im
Jackenärmel.

Dank unserer Musikavatare werden Live-
Radio und Live-TV nur noch ganz selten nötig
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Fernsehen aus dem Internet, wo immer man möchte: Monitore werden schon bald
in Spiegeln integriert sein.

sein. Normalerweise holt der Avatar den
Musikteppich fürs Büro täglich neu aus dem
Internet. Wenn er uns gar zu verbissen sieht,
wird er fragen, ob er uns mit einer der welt-
besten Comedies oder einem der witzigsten
YouTube-Filme aufheitern kann. Kurz vor dem
Mittagessen mit Kollegen holen wir uns die
aktuelle Tagesschau aufs Handy. Wenn sich
der Avatar aus der Armbanduhr während der
Mittagspause mit einem besonders witzigen
YouTube-Fund meldet, sind wir die Stars der
Kantine. Auf dem Nachhauseweg im Bus holen
wir uns die Lieblings-Soap zum Entspannen
auf den in die Aktentasche integrierten Bild-
schirm. Und abends gibt’s nach Lust und Laune
die großen Filme auf der Screentapete.

2023: Fernsehen ohne Sender

Im Jahr 2023 wird von Musiksendern und
-handelsmarken keine Rede mehr sein. Es
gibt keinen Sinn mehr für Unternehmen, deren
Kompetenz und Markenkern darin besteht,
ein Programm oder ein Sortiment zusammen-
zustellen. Denn das beste Programm und die
beste Einkaufsliste stellt mein Avatar zusam-
men. Er sucht bei der Masse der Anbieter
von Filmen und Nachrichten, Musik und Ga-
mes, Live-Sport und Soaps in der virtuellen
Welt mein Programm zusammen.

Wer 2023 Musik verkaufen will, der macht
Marketing und Vertrieb in erster Linie für
Maschinen. Nur jene Songangebote, die durch

den individuellen elektronischen Assistenten
gefiltert wurden, werden Musikliebhaber noch
wahrnehmen. Die sinkende Bedeutung der
Marken bringt andererseits kleine Labels und
Verlage in eine bessere Position. Jedes noch
so kleine Angebot kann bei entsprechend smar-
ter Vermarktung von den elektronischen Assis-
tenten aufgefunden und in mein individuel-
les Musikangebot einprogrammiert werden.

Die Zukunft der Sender und Händler da-
gegen wird in Kooperationen mit den Tech-
nologieentwicklern der Behavioral Targeting
Software und der Geräteindustrie liegen. Wenn
diese Softwareassistenten die künftige Pro-
gramm- und Sortimentsgestaltung als die heu-
tige Aufgabe von VIVA und WOM überneh-
men, dann müssen diese Marken sie als künf-
tige Geschäftsmodelle adaptieren. Halbintel-
ligente, elektronische VIVA- oder WOM-
Guides wären die Folge.

Spinnerei oder
Vorwarnsystem?

Die technologischen Voraussetzungen für
dieses Szenario sind schon da oder werden
gerade entwickelt. Natürlich werden nicht alle
denkbaren Trends umgesetzt, sondern nur
jene, die von allen wesentlichen Akteuren
der Branche vorangetrieben, gestützt oder
zumindest nicht blockiert werden.

Deshalb arbeitet der forward2business-
ThinkTank in Bezug auf die Innovationspro-
zesse in der Medien- und Technologiebran-
che mit einer speziellen Prognosemethode:
den Eco-Trend-Cycles. Hierbei werden in Tie-
feninterviews die Zukunftsplanungen der
Akteure in den einzelnen Branchen im for-
ward2business-Netzwerk verglichen. In der
Schnittmenge der unterschiedlichen Zukunfts-
konzepte werden dabei jene Trends sicht-
bar, die mit großer Sicherheit realisiert wer-
den.

Und dabei wird deutlich, dass die deutsche
Musikwirtschaft nach wie vor keine konse-
quenten Schlussfolgerungen aus ihrer Krise
gezogen hat. Sie hat bislang kaum ein ange-
messenes Innovationsmanagement eingeführt.
Doch ohne ein solches „Vorwarnsystem“ kann
ein ähnlich dramatischer Zusammenbruch wie
in den letzten Jahren jederzeit wieder passie-
ren. Und kaum jemand hätte daran gedacht,
seine Geschäftsmodelle rechtzeitig an ein
„Deutschland nach Internetlogik“ anzupas-
sen.      

Der Autor:
Sven Gábor Jánszky ist Zukunftstrainer und Leiter des
Elite-ThinkTanks „forward2business“. Der studierte
Journalist trainiert Manager und Kreative für Geschäfts-
modelle der Zukunft.

© aboutpixel.de/ondrasch (bearbeitet)
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Hochbegabte Nachwuchskünstler
der unterschiedlichsten Solo- und
Kammermusik-Kategorien von Kla-
vier und Oboe bis zum Posaunen-
oktett und Saxofonquartett durch-
liefen in der Zeit vom 5. bis 14.
Juni in Bonn den 34. Deutschen
Musikwettbewerb (DMW).

Von den 120 im Wettbewerb ge-
starteten Solisten und Ensembles über-
zeugten schließlich fünf Interpreten

die 40-köpfige Fachjury und wurden
für ihre herausragenden Leistungen
mit dem Preis des Deutschen Musik-
wettbewerbs belohnt:

Alexej Gorlatch, Klavier (Müns-
ter), Alexander Schimpf, Klavier (Würz-
burg), Thomas Hecker, Oboe (Han-
nover), das Duo Riul, Duo Klarinet-
te-Klavier (Lübeck) und das Saxofon-
quartett sonic.art, Ensemble in freier
Besetzung (Berlin).

Mit einem von Ed Par-
tyka (Bild) geleiteten
Galakonzert feierte das

Bundesjazzorchester (BuJazzO) am 9. Mai in der
Duisburger Mercatorhalle sein 20-jähriges Beste-
hen.

Ort und Zeitpunkt waren gut gewählt, denn der
feierliche Konzertabend gehörte zum diesjährigen
Musikfest des Westdeutschen Rundfunks in Duisburg.
Dort ist auch die Kindernothilfe beheimatet, die den
Reinerlös der Veranstaltung einem Aids-Präventions-
projekt in Südafrika, wo das BuJazzO bereits zweimal
gastierte, zufließen lässt.              Weiter auf Seite 5  !

„BuJazzO“
feierte den
Zwanzigsten

INHALT:
Neues aus den Projekten

Seiten 1–6, 15–16
Neues aus den Verbänden

Seiten 7–11
Neues aus den
Landesmusikräten

Seiten 11–14

BJO spielt unter
Sir Simon Rattle
Anspannung lag in der Luft, da-
nach ein einziger Freudentaumel:
Als Sir Simon Rattle zum ersten
Mal seit Bestehen des Ensembles
vors Bundesjugendorchester tritt,
ist er sich 200 gespitzter Ohren
gewiss. „Im BJO spielen zu
dürfen ist schon eine tolle Sache,
dann aber mit jemandem wie
Simon Rattle zu proben, ist die
Krönung“, sagt der 18-jährige
Jan Paul Kussmaul.

Weiter auf Seite 2  !

˜ Deutscher Musikwettbewerb

Fünf Preisträger überzeugten die Jury
Preisträger Alexej Gorlatch (rechts)
mit Dirigent Daniel Raiskin nach
Beethovens Klavierkonzert Nr. 5.
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Erstmals waren auch wieder Pia-
nisten beim Deutschen Musikwettbe-
werb siegreich: Mehr als 15 Jahre nach
dem Triumph des heute auf allen Büh-
nen der Welt musizierenden Pianis-
ten Markus Groh (DMW 1993) er-
klommen nun mit Alexej Gorlatch
und Alexander Schimpf gleich zwei
hochbegabte Künstler dieses Fachs das
begehrte Siegertreppchen.

Weiter auf Seite 3  !

PopCamp „steht“
Die fünf Bands für die vierte
„PopCamp“-Staffel  stehen fest:
Alin Coen (Bild) und Band, Aulet-
ta, Formelwesen, Hesslers und
The News werden 2008 an dem
Meisterkurs für Populäre Musik
teilnehmen.     Mehr auf Seite 6  !

Ganz Bremen ein Chor
Bundespräsident Horst Köhler
und seine Gattin stimmten beim
Chorfest kräftig mit an.

Mehr auf Seite 8  !

7. DOW:
Begeisterung
in Wuppertal
Der diesjährige 7. Deut-
sche Orchesterwettbe-
werb (DOW) ist mit

zwei fulminanten Abschlusskonzerten in der Wup-
pertaler Stadthalle zu Ende gegangen.

Insgesamt wurden 43 Orchester für ihre hervorra-
genden Darbietungen mit dem Preis des DOW be-
lohnt. 15 Preisträger-Ensembles der unterschiedlichs-
ten Kategorien bestätigten in den Preisträgerkonzerten
noch einmal ihr außergewöhnliches Können. Die Ver-
leihung der mit insgesamt 95000 Euro dotierten Prei-
se erfolgte vorab im Rahmen eines Festakts vor dem
ersten Preisträgerkonzert.              Weiter auf Seite 3  !
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Über zwei Stunden probte der
Berliner Chefdirigent mit dem Orches-
ter Brahms’ 3. Sinfonie und begeis-
terte die Jugendlichen auf seine Wei-
se für die Musik Brahms‘ und Gold-
schmidts. Die Begegnung des Orches-
ters mit Simon Rattle fand im Rah-
men der diesjährigen Frühjahrsarbeits-
phase statt, die unter der Leitung von
Michael Boder stand. Mit den Orches-
tervariationen des zeitgenössischen
Komponisten Hans-Jürgen von Bose,
dem Klarinettenkonzert von Berthold
Goldschmidt und Johannes Brahms’
3. Sinfonie gastierte das Bundesjugend-
orchester in der Kölner Philharmonie,
im Gewandhaus Leipzig, in der Har-
monie Heilbronn und zum ersten Mal
seit knapp 20 Jahren wieder in der
Berliner Philharmonie.

Solistin war die international re-
nommierte Klarinettistin Sabine Meyer,
die als Schülerin selbst über mehrere
Jahre Mitglied des Bundesjugend-
orchesters war. Noch heute denkt sie
gerne an ihre Zeit in diesem Orches-
ter zurück: „Es war eine tolle Erfah-
rung, auf die ich zurückgreifen konn-
te beim Eintritt in ein Berufsorchester.
Ein Leben lang spürt man die Ver-
bundenheit mit dem Jugendorches-
ter, in dem man groß geworden ist“.
Aus diesem Grund rief Meyer noch
während der Konzerte gemeinsam mit
anderen Ehemaligen zur Gründung
der Stiftung Bundesjugendorchester
auf. Aufgabe der Stiftung soll eine
dauerhafte Förderung des Bundesju-
gendorchesters sein – als „vierte Säu-
le“ neben den Bundesmitteln, den Kon-
zerteinnahmen und den vorhandenen
Fördergeldern.

„Wonderful people!“
Insgesamt begeisterten die jungen

Musiker auf ihrer Frühjahrstournee
über 3500 Zuhörer, darunter 1700
in der Berliner Philharmonie. Mitrei-
ßend und voller Emotionen sei das
Konzert gewesen, bestätigte die dor-
tige Intendantin Pamela Rosenberg,
und es sei nur zu hoffen, dass möglichst
viele dieser tollen Musiker in einigen
Jahren als Profis zu den Berliner Phil-
harmonikern zurückkehren. Über die
technischen und musikalischen Fähig-
keiten der jungen Musiker zeigte sich
auch Simon Rattle im Anschluss an
die von ihm geleitete Probe begeis-
tert und hinterließ als Eintrag im
Gästebuch des Orchesters: „Hey, won-
derful people.“

Anke Krump ¿

˜ Bundesjugendorchester

Brahms als Krönung
Fortsetzung von Seite 1

Bundesjugendorchester begeistert
in Berlin 1700 Zuhörer und Sir
Simon Rattle

Sir Simon Rattle bei der Probe mit dem Bundesjugendorchester.     Foto: P. Adamik

Das Bundesjugendorchester (BJO)
soll zukünftig die Musikräume aller
Schulen in Deutschland zieren –
und zwar auf einem großen Or-
chesterposter (Bild oben).

Wie die Deutsche Orchesterver-
einigung (DOV), Initiatorin der bun-
desweiten Kampagne, auf einer ge-
meinsamen Pressekonferenz mit der
Philharmonie Essen bekannt gab, gibt
es jetzt kostenlos für jede Schule ein
professionell gestaltetes Orchesterpos-
ter. Die DOV möchte damit eine
Lücke im Lehrmittelangebot der Schu-
len schließen und zugleich einen
Beitrag zur musikalischen Bildung
leisten.

Bundesjugendorchester soll in allen deutschen Schulen „hängen“
„Viele Menschen können ein Cello

nicht mehr von einem Kontrabass un-
terscheiden oder eine Trompete von
einer Posaune. Das wollen wir ändern“,
meint Gerald Mertens, Geschäftsführer
der DOV. Das neue Poster zeigt die
Mitglieder des BJO während einer
Probenpause im großen Saal der Es-
sener Philharmonie in fröhlicher Stim-
mung. Die Jugendlichen halten ihre
Instrumente gut sichtbar hoch über
ihre Köpfe. Im oberen Teil des Pos-
ters sind alle üblichen Orchesterins-
trumente und die schematische Sitz-
ordnung eines Sinfonieorchesters zu
sehen. „Der Betrachter wird von der
tollen Stimmung und der positiven

Ausstrahlung der Jugendlichen ani-
miert. Orchestermusik ist nicht lang-
weilig und verstaubt, sondern kann
sehr viel Spaß machen. Auch das will
das Poster vermitteln“, sagt Mertens.

„Dass uns die Philharmonie Essen
nicht nur mit wertvollem Fotomate-
rial unterstützt, sondern uns auch die
Möglichkeit zum Start der Kampag-
ne gibt, freut uns ganz besonders. In
ihrer Kooperation mit der Herbart-
Schule bietet die Philharmonie Essen
eine Vielzahl musikalisch-künstleri-
scher Aktivitäten, durch die sie Kin-
der und Jugendliche nicht nur auf be-
eindruckende Weise an die Musik,
sondern auch zu sich selbst und den
eigenen Potenzialen heranführt“, so
Mertens abschließend.

Musiklehrer und Schulen erhalten
das Plakat kostenlos bei der Geschäfts-
stelle der Deutschen Orchesterverei-
nigung e. V. in Berlin:
Telefon: 030-8279080,
Mail: Berlin@dov.org.

Das nächste Projekt der DOV zur
Verbesserung der Lehrmittelsituation
im Musikunterricht ist schon in Ar-
beit: In Kooperation mit dem BJO und
WDR entsteht eine DVD, die das
Orchester und seine Instrumente am
Beispiel von Richard Strauss‘ Till Eu-
lenspiegel hautnah erlebbar macht. Ge-
planter Start für diese neue Aktion
ist September 2008.  ¿

Erstmals kooperiert das Bun-
desjugendorchester (BJO) für
eine Arbeitsphase mit einer
deutschen Musikhochschule.

Im Rahmen der Detmolder
Sommerakademie wird Deutsch-
lands jüngstes Spitzenorchester
als Gastorchester an die dortige
Hochschule für Musik eingela-
den – eine Kooperation, die unter
Ausbildungsstätten Schule ma-
chen kann. „Mit Hilfe der Det-
molder Sommerakademie kön-
nen wir mit optimalen Rahmen-
bedingungen unsere Sommer-
arbeitsphase durchführen und
unseren Jugendlichen über un-
sere Orchesterarbeit hinaus ei-
nen Einblick in das Leben einer
Musikhochschule verschaffen“,
so der Projektleiter des BJO, Sön-
ke Lentz. Das Orchester wird in
Detmold Mahlers Lied von der
Erde, Glanerts Theatrum Bestia-
rum und Brahms’ Akademische
Festouvertüre unter der Leitung
von Jac van Steen einstudieren.

BJO kooperiert
mit Hochschule
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˜ DMW 2008

Spitzentalente in
der Förderung
Fortsetzung von Seite 1

16 weitere Spitzenmusiker und
Ensembles erspielten sich beim
Deutschen Musikwettbewerb 2008
ein Stipendium.

Zusammen mit den Preisträgern
werden sie für die Bundesauswahl
Konzerte Junger Künstler vorgeschla-
gen, dem einzigartigen Förderpro-
gramm des DMW und mit über 50
Jahren ältestes Projekt des Deutschen
Musikrats:

Andreas Hering, Klavier (Rostock),
Janka Simowitsch, Klavier (Rostock),
Andreas Kißling, Flöte (Berlin), Anna
Klie, Flöte (München), Christine Köh-
ler, Flöte (Hannover), Marie Lesch,
Oboe (Berlin), Lena-Maria Buchber-
ger, Harfe (Berlin), Andreas Mildner,
Harfe (Würzburg), Miriam Overlach,
Harfe (Hannover, Amsterdam), Baltha-
sar Baumgartner, Orgel (München),
Lea Lohmeyer, Orgel (Bonn), Anna
Schorr, Orgel (München), Ulrich
Walther, Orgel (Stuttgart), Duo Lo-
renz-Bernstorff, Klarinette-Klavier (Wei-
mar, Frankfurt), Flügelschlag Quartett,
Ensemble in freier Besetzung (Stutt-
gart), Posaunenensemble Hannover,
Ensemble in freier Besetzung (Han-
nover).

Den Höhepunkt zum Ausklang des
diesjährigen Deutschen Musikwettbe-
werbs am 14. Juni markierte das fei-
erliche Abschlusskonzert der frisch ge-
backenen Preisträger samt Preisver-
leihung im Großen Saal der Beetho-
venhalle. Das Posaunenensemble Han-
nover aus dem Kreise der Stipendia-
ten eröffnete das Abschlusskonzert mit
einer tänzerischen Suite von Tylman
Susato. An die offizielle Verleihung
der mit insgesamt 62000 Euro do-
tierten Preise und Stipendien des
DMW schloss sich die Vergabe ver-
schiedener hochdotierter Sonderpreise
an.

So verlieh die Deutsche Stiftung
Musikleben allen Preisträgern Jahres-
stipendien in Gesamthöhe von 27000
Euro. Den diesjährigen ZONTA Mu-
sikpreis der Union deutscher Zonta
Clubs in Höhe von 6000 Euro er-
hielt das Stipendiatinnen-Duo Lorenz-
Bernstorff (Duo Klarinette-Klavier).
Auch der Erika Claussen-Preis der
Freunde Junger Musiker Meerbusch-
Düsseldorf über 3000 Euro wurde
ausgelobt und ging an den Pianisten
und Preisträger Alexander Schimpf.
In Anwesenheit des Kulturdezernen-
ten Ludwig Krapf, des Vizepräsiden-
ten des Deutschen Musikrats, Udo
Dahmen, sowie des DMW-Beiratsvor-
sitzenden Wolfgang Gönnenwein
sorgte Alexander Schimpf für einen

lyrischen Fortgang mit Beethovens kon-
trastreichem Klavierkonzert Nr. 4 op.
58.

Ihm folgte Thomas Hecker mit dem
Konzert für Oboe in D-Dur von
Richard Strauss. Alexej Gorlatch
schließlich entließ die rund 800 be-
geisterten Zuhörer mit meisterhaft
gespielten heroischen Klängen des 5.
Klavierkonzerts in Es-Dur von Lud-
wig van Beethoven. Die frisch gekür-
ten Preisträger wurden vom Staats-
orchester Rheinische Philharmonie
(Koblenz) in Kooperation mit dem
Beethoven Orchester Bonn unter der
Leitung von Daniel Raiskin begleitet.
Vorab begeisterten die Stipendiaten
am 13. Juni im ausverkauften Studio
der Beethovenhalle Bonn mit einem
klangfarbigen Programm von Reger
bis Poulenc.

Die Preisträger des diesjährigen Deutschen Musikwettbewerbs: sonic.art Saxo-
phonquartett, Pianist Alexander Schimpf und das Duo Riul (hinten v. l. n. r.),
sonic.art Saxophonquartett, Thomas Hecker (Oboe) und Pianist Alexej Gorlatch
(vorne v. l. n. r.).               Fotos: M. Haring

Seit über 30 Jahren steht der vom
Deutschen Musikrat getragene Deut-
sche Musikwettbewerb für die konti-
nuierliche Förderung musikalischer
Spitzentalente. Der erfolgreiche Ab-
schluss des Wettbewerbs bildet für die
Preisträger und Stipendiaten gleich-
zeitig den Ausgangspunkt für attrak-
tive und langfristig angelegte Förder-
programme des Musikrats. Die Pro-
duktion von Debut-CDs in der Edi-
tion PRIMAVERA sowie die Vermitt-
lung von Preisträgerkonzerten im In-
und Ausland und bis zu 300 Kam-
merkonzerten pro Saison im Rahmen
der Bundesauswahl Konzerte Junger
Künstler (BA KJK) machen den Deut-
schen Musikwettbewerb zum begehr-
testen nationalen Forum für den
Musikernachwuchs in Deutschland.

Marcus Willems ¿

˜ 7. DOW

Außergewöhnliche
Orchestervielfalt
Fortsetzung von Seite 1

Da die zeitgenössische Musik seit
jeher einen hohen Stellenwert beim
Deutschen Orchesterwettbewerb
genießt, fand in diesem Jahr erst-
malig eine zusätzliche Sonderwer-
tung für zeitgenössische Musik
statt.

Von der Jury im Rahmen der Wer-
tung eigens ausgesuchte Orchester
konnten ihr zeitgenössisches Stück
noch einmal in einer „offenen zeitge-
nössischen Kategorie“ vortragen. Den
„Sonderpreis Zeitgenössische Musik“
erhielt das Jugendsinfonieorchester der
Städtischen Musikschule Braunschweig
für Die Brücke am Tay von Tobias
Rokahr in einer Neufassung von 2007.

Ernst Burgbacher, MdB und Prä-
sident der Bundesvereinigung Deut-
scher Orchesterverbände, nahm das
Preisträgerkonzert am Samstagabend
zum Anlass, den Präsidenten des Deut-
schen Musikrats, Martin Maria Krü-
ger, für seine Verdienste um die För-
derung der instrumentalen Laienmusik
zu ehren und überreichte ihm die zum
dritten Mal verliehene Hans Lenz-
Medaille.

Der Wettbewerb wurde am 30.
April unter dem Motto „Dialog der
Generationen“ gestartet. Die rund
5000 Künstler – vom achtjährigen
Knirps bis zum 75-jährigen  Rentner
– legten hierfür lebendiges Zeugnis
ab und erfüllten das gesamte Tal der
„Hauptstadt des Bergischen Landes“
mit den vielseitigsten Klängen.

Seit nunmehr 22 Jahren trägt der
Deutsche Orchesterwettbewerb die
Deutsche Meisterschaft in sämtlichen
Facetten der Orchestermusik aus.
Gerade die außergewöhnliche Viel-
falt, von A wie Akkordeon bis Z wie
Zupforchester, ließ den alle vier Jah-
re stattfindenden Orchesterwettbe-
werb auch in seiner 7. Auflage zum
besonderen Erlebnis werden.

Marcus Willems ¿
Wettbewerbsergebnisse und Fotoim-
pressionen: www.musikrat.de/dow

DOW in Wuppertal: Ernst Burgbacher verlieh die Hans Lenz-Medaille an Musikratspräsident Martin Maria Krüger (oben
links). Jubel bei der Ergebnisbekanntgabe auf dem Wuppertaler Johannes-Rau-Platz (Bild rechts).            Fotos: J.

Karow
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Musikwirtschaft
Wie steht es um die Umsätze

der deutschen Musikwirtschaft?
Welche Branchenzweige umfasst
sie und welche aktuellen Entwick-
lungen lassen sich beobachten?
Antworten auf diese und andere
Fragen finden sich in vier neuen
Fachbeiträgen im Themenportal
„Musikwirtschaft“, mit denen das
MIZ nun sein Themenspektrum
erweitert hat. Namhafte Experten
beschäftigen sich mit den Berei-
chen Fonomarkt, Musikverlage,
Musikfachhandel sowie Konzert-
direktionen und Künstleragentu-
ren: So analysiert der Autor und
Journalist Lothar Scholz aktuelle
Entwicklungen des Fonomarkts,
Thomas Tietze, Vorstandsmitglied
des Deutschen Musikverlegerver-
bands, beschreibt neue Aufgaben-
felder deutscher Musikverlage, Bir-
git Böcher, stellvertretende Geschäfts-
führerin des Gesamtverbands Deut-
scher Musikfachgeschäfte, spürt
aktuelle Potenziale und Probleme
im deutschen Musikfachhandel auf
und Michael Russ, Präsident des
Verbands der Deutschen Konzert-
direktionen, erklärt, wie der Zweig
der Konzertdirektionen und Künst-
leragenturen zur umsatzstärksten
Branche der Musikwirtschaft avan-
cieren konnte. Ein weiterer Bei-
trag zum Thema Musikinstrumen-
tenbau ist bereits in Arbeit.

Fonomarkt und Musikschulen
Trotz weiterhin leichter Rück-

gänge beim Tonträgerumsatz mel-
det der Bundesverband Musik-
industrie in seinem aktuellen Jahr-
buch erstmals auch wieder posi-
tive Entwicklungen im Fonomarkt:
So wächst beispielsweise das Down-
load-Geschäft mit einem Plus von
fast 40 Prozent auf hohem Niveau.
Diese und weitere Daten, wie zum
Musikabsatz, zu Umsatzanteilen
der einzelnen Musikgenres und
zur Altersstruktur der Tonträger-
käufer, hat das MIZ aufbereitet,
mit den Vorjahren verglichen und
in Zeitreihen zusammengestellt.

Ebenfalls ausgewertet wurde
das neue Statistische Jahrbuch der
Musikschulen im Verband deut-
scher Musikschulen. Wie haben
sich Schüler- und Lehrerzahlen
entwickelt? Welche Instrumente
sind besonders beliebt? Wie wer-
den öffentliche Mittel in den ein-
zelnen Bundesländern an die Mu-
sikschulen verteilt? Die Statistiken
des MIZ bündeln die wichtigsten

www.miz.org – Informationspool wächst

Ergebnisse und verdeutlichen Ent-
wicklungen und Tendenzen.

Konzerthäuser
Bisher gibt es so gut wie keine

Quellen, die sich detailliert mit der
deutschen Konzerthauslandschaft
beschäftigen. Umso wichtiger ist es,
dass das MIZ nun sein Angebot
um eine Rubrik mit Konzerthäu-
sern erweitert hat und so einen um-
fassenden Überblick über die Kon-
zerthauslandschaft in Deutschland
präsentiert. Aufgelistet werden Häu-
ser, die über Veranstaltungen der
regionalen und lokalen Orchester
und Ensembles hinaus einen regel-
mäßigen Gastspielbetrieb gewähr-
leisten und dabei – im Gegensatz
zu Spielstätten, die zusätzlich auch
für nichtmusikalische Zwecke wie
Messen, Kongresse oder sonstige
Veranstaltungen genutzt werden
– eine klare Programmgestaltung
erkennen lassen. Zusammen mit
den bereits gelisteten Musikthea-
tern hat das MIZ nun die zentra-
len Orte musikalischer Darbietun-
gen im E-Musik-Bereich erfasst.

Konzertpublika
Ohne Publikum kein Konzert:

Konzerte sind nicht nur musikali-
sche, sondern stets auch soziale
Ereignisse. In einem neuen Beitrag
für das MIZ beschreibt Hans Neu-
hoff, Professor für Musiksoziolo-
gie und Musikpsychologie an der
Hochschule für Musik Köln, Sozi-
alstruktur, Mentalitäten und Ge-
schmacksprofile von Konzertpub-
lika unterschiedlichster Genres, von
der Klassik über die Volksmusik
und den Jazz bis hin zu Rock und
Pop. Der Beitrag kann im Themen-
portal „Konzerte & Musiktheater“
abgerufen werden.

Musikverlage
In Kooperation mit dem Deut-

schen Musikverleger-Verband ar-
beitet das MIZ derzeit daran, sein
Informationsangebot zu Musikver-
lagen zu aktualisieren und auszu-
bauen. So sollen u. a. die Beschrei-
bungen in den einzelnen Einträgen
durch detaillierte Angaben zu Pro-
grammen und Arbeitsschwerpunk-
ten ergänzt werden. Zudem wird
eine systematische Suche imple-
mentiert, die die Verlage gezielt nach
inhaltlichen Kriterien recherchier-
bar macht. Musikverlage, die ihr
Profil noch nicht übermittelt ha-
ben, werden gebeten, sich mit dem
MIZ in Verbindung zu setzen. ¿

Im Rahmen des Jazzfestivals „Bin-
gen swingt“ und verbunden mit
dem Bigband-Meeting des Skoda-
Jazz-Preises fand am 28. Juni erst-
mals die Länder- und Partnerkon-
ferenz „Jugend jazzt“ statt.

Der Konferenz gehören alle Lan-
desmusikräte an ebenso wie alle Part-
ner und Förderer der Bundesbegeg-
nungen „Jugend jazzt“. Im Zentrum
der Aussprachen standen die Vorbe-
reitungen für die 7. Bundesbegegnung
„Jugend jazzt“ vom 11. bis 14. Juni 2009

˜ Jugend jazzt

Erste Länder- und Partnerkonferenz
in Hannover, die in den geplanten und
erstmaligen bundesweiten „Tag der
Musik“ des Deutschen Musikrats zum
selben Datum eingebunden werden
soll. Ebenso ausführlich wurde die 8.
Bundesbegegnung erörtert, die sich
2010 (in Bingen) anschließen soll und
erstmals für Schüler- und Jugendbig-
bands ausgetragen wird, um den
immer mehr werdenden Orchestern
eine weitere bundesweite Plattform
zu geben und den Deutschen Orches-
terwettbewerb zu entlasten.  ¿

Eine Idee nimmt Konturen an:
Vom 12. bis 14. Juni 2009 und da-
nach jährlich wollen der Deutsche
Musikrat und der Verein Tag der
Musik e. V. in Deutschland einen
„Tag der Musik“ durchführen.

Ziele der Initiatoren sind es, zum
einen das Bewusstsein für den Wert
der Kreativität zu stärken und die
Bedeutung der Musik für den Einzel-
nen wie für unsere Gesellschaft in die
öffentliche Wahrnehmung zu rücken;
zum anderen sollen eine Plattform für
die kulturelle Vielfalt in unserem Land
geschaffen und die vielfältigen musi-
kalischen Ausdrucksformen und das

˜ „Tag der Musik“

Plattform für kulturelle Vielfalt
dahinter stehende bürgerschaftliche
Engagement sichtbar gemacht wer-
den. Weiter möchte man über den
Aktionstag Potenziale wecken, um die
Rahmenbedingungen für das Musik-
leben zu verbessern, und eine bun-
desweite Plattform für das professio-
nelle und Laienmusizieren  schaffen.

Zur Teilnahme ist jeder musizie-
rende Mensch in Chören, Orchestern,
Bands oder Kammermusikgruppen,
in Kindergärten, Musikschulen, allge-
mein bildenden Schulen oder Musik-
vereinen aufgerufen.  ¿
Info unter: www.tag-der-musik.de
tagdermusik@musikrat.de

Der vom Präsidium des Deutschen
Musikrats neu berufene Jazzbei-
rat kam am 11. Juni zu seiner kon-
stituierenden Sitzung in der Bon-
ner Bundeskunsthalle zusammen.

Der Beirat berät die Projektleitung
des Bundesjazzorchesters und der Bun-
desbegegnung „Jugend jazzt“. Ihm ge-
hören an: Udo Dahmen (Präsidium
des Deutschen Musikrats), Ulf Drechsel
(Rundfunk Berlin Brandenburg), Diet-
mar George (Landesmusikrat Sach-
sen-Anhalt), Bernd Hoffmann (West-
deutscher Rundfunk), Karsten Jahnke
(Konzertveranstalter), Wolfram Knauer
(Jazzinistitut Darmstadt),  Werner Loh-

˜ Jazzbeirat

Beratungsgremium konstituierte sich
mann (Landesmusikrat Nordrhein-
Westfalen, Vorsitz), Reiner Michalke
(Bundeskonferenz Jazz), Harald Reh-
mann (Deutschlandfunk), Manfred
Sauga (Landesmusikrat Niedersach-
sen), Manfred Schoof (Musiker und
Komponist) und  Thomas Zoller (Mu-
siker und Komponist).

Der Beirat befasste sich mit der
weiteren künstlerischen Leitung des
BuJazzO, die mittelfristig geklärt wer-
den soll. Eine langfristige Programm-
und Repertoireplanung ist umso drin-
gender erforderlich, als wichtige Fes-
tivals und renommierte Abo-Reihen
sich weit im Voraus festlegen.      ¿

Kompositionen gesucht für den DMW
Erstmals 2009 und dann jährlich schreibt der Deutsche Musikrat in
Kooperation mit der Philharmonie Essen und dem Deutschlandfunk
den Deutschen Musikwettbewerb Komposition aus.

Bis zum 15. Dezember können Kompositionen für die Besetzungen Duo
Klarinette/Klavier oder Saxophonquartett eingereicht werden. Ziel des Wett-
bewerbs ist die Schaffung neuer Werke für ausgewählte Kammermusikbeset-
zungen und deren Uraufführung sowie deren Verbreitung im Rahmen des
Deutschen Musikwettbewerbs und der Bundesauswahl Konzerte Junger Künstler.
Ausschreibung: www.musikrat.de/dmw – oder anfordern unter: Tel. 0228-2091-160.
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˜ Jubiläumsgala des Bundesjazzorchesters

„Werden noch viel Gutes zu hören bekommen“
Fortsetzung von Seite 1

Rund 1000 Zuhörer und Ehren-
gäste erlebten die „Geburtstags-
Gala“ des Bundesjazzorchesters
(BuJazzO) in der Duisburger Mer-
catorhalle.

Das Credo für das Leitmotiv zum
Jubiläum hatte Bundeskanzlerin An-
gela Merkel im Grußwort zur Jubilä-
umsbroschüre geliefert. Sie äußerte
ihre Überzeugung, dass „wir auch in
Zukunft vom BuJazzO noch viel Gutes
zu hören bekommen werden“. Karin
Reiser, Leiterin der Abteilung Kinder
und Jugend im Bundesministerium für
Familie, Senioren, Frauen und Jugend,
hob in ihrer Ansprache die beständi-
ge und nachhaltige Wirkung dieses
Nachwuchsprojektes für die musika-
lische Jugendbildung in Deutschland
hervor.

Nordrhein-Westfalens Kulturstaats-
sekretär Hans-Heinrich Grosse-Brock-
hoff verwies auf die Bedeutung des
eigenen Musizierens von Kindesbei-
nen an. Dafür sei der Jazz eine ganz
besonders geeignete Musikform und
das BuJazzO ein herausragendes Vor-
bild. Martin Maria Krüger, Präsident
des Deutschen Musikrats, betonte, dass
die Gründung des BuJazzO 1988 der
folgerichtige Abschluss einer positi-
ven Entwicklung von Jazzförderung
einerseits, andererseits aber zugleich
der Beginn zahlreicher neuer Impul-
se gewesen sei. Der Vorstandsvorsit-
zende der Kindernothilfe, Jürgen Thies-
bonenkamp, begrüßte die Kooperation
mit dem Bundesjazzorchester und sei-

nem Träger, der gemeinnützigen Pro-
jektgesellschaft des Deutschen Mu-
sikrats, die mit diesem Konzert ihren
Beginn nehmen und Hilfsprojekten
vor allem in Südafrika und Indien zu-
gute kommen soll.

Vor zahlreichen Ehrengästen –
darunter Duisburgs Oberbürgermeister
Adolf Sauerländer, Musikratsvizeprä-
sident Hans Bäßler, Landesmusikrats-
präsident Werner Lohmann, Werner
Wittersheim (Musikchef von WDR 3
und künstlerischer Leiter des WDR-
Musikfests), Yasuaki Gyoten (Ge-
schäftsführer von Yamaha Music
Central Europe) und der Intendant
der Duisburger Philharmoniker, Al-
fred Wendel  – wurde an vielen Stel-
len die maßgebliche Rolle Peter Her-
bolzheimers gewürdigt, der durch seine
langjährige künstlerische Leitung das
Orchester international zu Populari-
tät und Anerkennung geführt habe.
Präsident Krüger: „Der Musikrat ist
Peter Herbolzheimer für immer zu
Dank verpflichtet und hat ihm dafür
bereits im vergangenen Jahr die Eh-
renmitgliedschaft übertragen.“

Im Galakonzert des BuJazzO be-
geisterte Ed Partyka, dritter Orches-
terleiter der seit Anfang 2007 halb-
jährlich wechselnden Dirigenten nach
Marko Lackner und Bill Dobbins, das
Publikum mit einem höchst anspruchs-
vollen Programm zeitgenössischer
Musik für Jazzorchester. Gastsolist
Abdullah Ibrahim schlug mit Ausschnit-
ten aus seinem aktuellen Solopro-

Beim Empfang anlässlich der BuJazzO-Gala (von links): Jürgen Thiesbonenkamp
(Vorstand der Kindernothilfe), Karin Reiser (Leiterin der Abteilung Kinder und
Jugend im Bundesministerium für Familie, Senioren, Frauen und Jugend),
Musikratspräsident Martin Maria Krüger und Musikratsgeschäftsführer und
Projektleiter Peter Ortmann.                    Foto: T. Victor

gramm Senzo den musikalischen
Bogen zu Südafrika, wo das BuJazzO
zweimal gastierte und viele persönli-
che und musikalische Begegnungen
mit jungen Musikern des Landes hatte.

Nicht zuletzt beruht der Erfolg des
BuJazzO auf der kontinuierlichen Zu-
sammenarbeit mit verlässlichen För-
derern. So wird die musikpädagogi-
sche und Nachwuchs fördernde Or-
chesterarbeit von Beginn an durch re-
gelmäßige Zuwendungen des Bundes-
jugendministeriums, des Westdeut-
schen Rundfunks, der Gesellschaft zur
Verwertung von Leistungsschutzrech-
ten (GVL) und der Daimler AG ge-
währleistet. Darüber hinaus verspricht
die Intensivierung der Zusammenar-
beit mit Yamaha, zu der Präsident Krü-
ger Yamaha-Geschäftsführer Yasua-

ki Gyoten ausdrücklich einlud, wei-
teren finanziellen Spielraum im Be-
reich der Orchesterausstattung

Beim anschließenden Empfang für
die über 200 Ehrengäste und Freun-
de des Orchesters bedankte sich Mu-
sikratsgeschäftsführer und Projektleiter
Peter Ortmann für die langjährige
zuverlässige Zusammenarbeit im Bu-
JazzO-Team: Rosemarie Moizisch als
Leiterin des Projektbüros, Orchester-
manager Dominik Seidler, Birgit Hop-
pe (Presse- und Öffentlichkeitsarbeit),
Tonmeister Carsten Kümmel, Steffi
Kellner (Internetpräsentation und
Konzertakquise), Tontechniker Ralph
„Bully“ Sörgel, Max Körner als No-
tenwart sowie die studentische Aus-
hilfe Daniel Mennicken.

Peter Ortmann ¿

Mit dem feierlichen Konzert eines
neunköpfigen Ensembles des Eu-
ropean Movement Jazz Orchest-
ras (EMJO) wurde die erste Trio-
Präsidentschaft auf Einladung der
Jugend- und Kulturattachés der
Ständigen EU-Vertretungen Por-
tugals, Sloweniens und Deutsch-
lands im Brüsseler Goethe-Institut
am 21. Mai beendet.

Zuvor erlebte das EMJO seine dritte
Phase vom 10. bis zum 21. Mai in
Slowenien mit Proben und Konzer-
ten in Cerkno, Koper, Krsko, Mari-
bor und Velenje, aber auch im Wie-
ner Jazzclub „Porgy & Bess“. Verant-
wortlicher Leiter war der bekannte
slowenische Jazzmusiker, Komponist,
Arrangeur und Dirigent Izidor Leitin-
ger. Er leitete ein Orchester bestehend
aus portugiesischen, slowenischen und
deutschen Musikern.

˜ European Movement Jazz Orchestra

Jazziges Finale für EU-Präsidentschaft
Das EMJO wurde aus Anlass und

als Teil der Europäischen Ensemble
Akademie, einem musikalischen Groß-
projekt des Deutschen Musikrats,
Anfang 2007 gegründet. Erster Diri-
gent, mit Beginn der EU-Präsidentschaft
Deutschlands, war Manfred Schoof,
gefolgt von Ze Eduardo anlässlich der
portugiesischen Arbeits- und Konzert-
phase im Dezember 2007.

Die Orchesterbesetzung blieb
während der eineinhalb Jahre bis auf
wenige Ausnahmen dieselbe – mit
der Folge, dass aus der intensiven und
erfolgreichen musikalischen Zusam-
menarbeit von Seiten der Musiker
Ideen und Pläne entstanden, dieses
trinationale Jazzorchester nach Mög-
lichkeit fortzuführen. Der Deutsche
Musikrat wird sie bei diesem Anlie-
gen unterstützen.

Peter Ortmann ¿ Musiker des EMJO mit Milan Zver, slowenischer Minister für Bildung und Sport.

Fo
to

: B
.M

. Lesko
vsek



DMR aktuell  6

P
R

O
JE

K
T

E

Nach intensiver Beratung hat die
Jury von PopCamp, dem Meister-
kurs für Populäre Musik, Mitte Mai
in Celle die fünf Auswahl-Bands
2008 verkündet: Alin Coen und
Band (Hamburg/Weimar), Aulet-
ta (Mainz), Formelwesen (Berlin),
Hesslers (Mannheim) und The News
(Weimar) bilden die vierte Staffel
des Spitzenförderprogramms.

Sieben Bands reisten schon am Vor-
abend des Live-Audits an, um vor dem
Showcase „miteinander warm“ zu
werden. „Es soll keine druckvolle Kon-
kurrenzsituation entstehen, sondern
gegenseitiger Respekt", so Projektlei-
ter Michael Teilkemeier. „Die Musi-
ker sollen sich gegenseitig unterstüt-
zen.“ Tatsächlich saßen am nächsten
Tag immer sechs Bands als Zuhörer
und Fans im Publikum. Nach den sich
abwechselnden Vorspielen und Ge-
sprächen mit den Bands zog sich die
sechsköpfige Jury unter der Leitung
von Udo Dahmen, Vizepräsident des
Deutschen Musikrats und Direktor der
Popakademie Mannheim, zur Bera-
tung zurück. Die unterschiedlichen Stil-
richtungen und das erneut gestiege-
ne Qualitätsniveau der nominierten
Bands machten die Entscheidungsfin-
dung nicht leicht. Schließlich konn-
ten mission to mars aus Münster und
Schein aus Freising/München dieses
Jahr nicht am Meisterkurs teilnehmen.

Jury prüft auf Live-Taug-
lichkeit und Motivation

Die Juroren Axel Erler (Sony/ATV
Music Publishing), Dieter Schubert
(A.S.S. Concerts) und Rolf Zielke (Pia-
nist, Komponist) sowie die PopCamp-
Dozenten Anke Lange (m3 Team),
Henning Rümenapp (Musiker, Pro-
duzent und künstlerischer Leiter) und
Kai Thomsen (CD-Kaserne) prüften
die Bands auf Live-Tauglichkeit, ihre

˜ PopCamp

Fünf neue Meisterschüler
Fortsetzung von Seite 1

Motivation und Bandkonstellation. Das
Live-Audit als zusätzliche dritte Aus-
wahlstufe – nach der Band-Nomina-
tion und der ersten Jurysitzung – hat
sich auch in diesem Jahr bewährt. Es
war 2007 zur Verschärfung des Ver-
fahrens neu eingeführt worden.

Die Jurymitglieder gaben Vorschlä-
ge zum Förderbedarf für die Bands
ab, die in der Wahl der Dozenten
berücksichtigt werden. Diese bilden
einen Teil des Dozententeams; ein
zweiter Teil besteht aus den Coaches
für die Businesseinheiten.  Die weite-
ren Dozenten dürfen, entsprechend
der bedarfsgerechten Förderung, die
Bands selbst wählen. Die Hoffnun-
gen, die die Musiker in PopCamp set-
zen, sind unterschiedlich. Während
Alin Coen und Band an ihren Arran-
gements arbeiten und ihren Sound
präzisieren wollen, legen die Hesslers
einen Schwerpunkt auf die Produkti-
on ihres nächsten Albums und die
Businesseinheiten, um gezielter an die
Bandvermarktung gehen zu können.
Bei Formelwesen liegt der Schwer-
punkt auf der Kommunikation und
Interaktion nach außen: „Wie errei-
chen wir mit unserer Musik das Pub-
likum und welche Medien können
wir ansprechen? Außerdem wollen
wir an unserem Konzept und Profil
arbeiten, um uns musikalisch zu kon-
kretisieren.“

Der Meisterkurs für Populäre
Musik der Projektgesellschaft des Deut-
schen Musikrats kann sich auch in
diesem Jahr sein Motto „Vielfalt statt
Mainstream“ wieder auf die Fahnen
schreiben: Die Stilrichtungen der Bands
sind Akustikpop, alternativer Indie-
rock, Ambient Jazzrock, Progressive
Alternativrock und Elektro Jazzpop.
Das Spitzenförderprojekt PopCamp
wird vom Beauftragten der Bundes-
regierung für Kultur und Medien ge-
fördert.                           ¿

Im PopCamp dabei: Die Hesslers aus Mannheim.                Fotos: J. Gröger

Seit langem wird im Bereich der
Rock- und Popmusikförderung über
eine fehlende Vernetzung der
Szene(n) gesprochen.

Aufgrund komplexer Strukturen
sind in dieser Hinsicht bislang auch
nur Ansätze zu erkennen. Zum Er-
zielen einer Vernetzung, Synchroni-
sierung und weiteren Entwicklung in
überregionale Konzepte bedarf es
jedoch tiefer gehender Analysen zum
Auffinden möglicher Anknüpfungs-
punkte. Dieser Thematik widmet sich
der vom Landesmusikrat Rheinland-
Pfalz in Kooperation mit dem Deut-
schen Musikrat veranstaltete Kongress
„Basic Pop 2008“, der vom 31. Ok-
tober bis 2. November in der Landes-
musikakademie Neuwied-Engers statt-
findet – und auch Fragen erörtern will
wie: Ist Popmusikförderung ihr Geld
wert? Lohnt es sich Grenzen zu über-
schreiten? Was ist Basisförderung in
Abgrenzung zur Spitzenförderung?

Nach einer Begrüßung u. a. durch
die rheinland-pfälzische Ministerin für
Bildung, Wissenschaft, Jugend und
Kultur, Doris Ahnen, spricht Udo Dah-
men, Direktor der Popakademie Ba-
den-Württemberg und Vizepräsident
des Deutschen Musikrats, zur Eröff-
nung über „Kulturelle, ästhetische und
ökonomische Aspekte basisorientierter
Popförderung“. Drei Schwerpunkte
werden in jeweils drei gleichzeitig statt-
findenden Panels diskutiert: Am Sams-
tagvormittag geht es um „Popmusik-

˜ Kongress „Basic Pop“

Szenen vernetzen und synchronisieren
förderung in der  Jugendszene“, am
Mittag um „Popmusikförderung an
Musikschulen, allgemein bildenden
Schulen und Hochschulen und am
Nachmittag um den Schwerpunkt
„Popmusikförderung jugendlicher im
Spannungsfeld zwischen kulturell-
sozialer Fördermaßnahme und Mu-
sikwirtschaft“.

Geladene Referenten sind u. a.:
Dana Bauers, die in Rostock das Jugend-
kulturnetz Mecklenburg-Vorpommern
leitet, Dieter Gorny, Musikmanager
und Mietglied im Präsidium des
Musikrats, Jürgen Hardeck, Referent
im Ministerium für Bildung, Wissen-
schaft, Jugend und Kultur in Rhein-
land-Pfalz, Walter Lindenbaum, Vor-
sitzender des Verbandes der Schul-
musiker, Norbert Niclauss aus der
Behörde des Beauftragten für Kultur
und Medien, drei Mitglieder des In-
ternationalen Bundes aus Pirmasens
sowie einige Musiker.

Am Sonntagvormittag diskutieren
Teilnehmer der Panels die verschie-
denen Positionen und Meinungen mit
dem Ziel, ein Ergebnis für zukünftige
Förderstrukturen zu finden. Den Auf-
takt des Kongresses bildet am Freitag
ein „Evening in Rock“ mit rheinland-
pfälzischen Nachwuchsbands im Ju-
gendzentrum in Andernach.  ¿
Info: www.musikrat.de/popcamp
Anmeldungen: Landesmusikakademie
Rheinland-Pfalz, Tel.: 02622 90 52 – 0,
Mail: info@landesmusikakademie.de
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˜ Deutscher Musikrat

Kulturelle Vielfalt stärken
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Der Deutsche Musikrat fordert eine
rasche Umsetzung des „UNESCO-
Übereinkommens über den Schutz
und die Förderung der Vielfalt
kultureller Ausdrucksformen“.

„Kulturelle Vielfalt ist im Zeitalter
der Globalisierung wichtiger denn je“,
betont Generalsekretär Christian Höpp-
ner. „Den Reichtum anderer Kultu-
ren erfahrbar zu machen, das kultu-
relle Erbe als Zukunftsthema in das
öffentliche Bewusstsein zu rücken und
den zeitgenössischen künstlerischen
Ausdrucksformen Raum zu verschaf-
fen – das sind in der Definition die-
ser UNESCO-Konvention die drei
wesentlichen Säulen Kultureller Viel-
falt.“ In dem Maße, wie sich Kultur-
politik auch als Teil einer Gesellschafts-
politik verstehe, eröffne die UNES-
CO-Konvention Kulturelle Vielfalt
neue Chancen im Miteinander der
Kulturen. Die Bildungs- und Kultur-
politik in den Ländern und im Bund

sollten genauso wie die Organisatio-
nen der Zivilgesellschaft die Chancen
dieser Konvention stärker nutzen als
bisher, so Höppner.

 „Gerade im Zeitalter der Globa-
lisierung bedarf es dieses völkerrecht-
lich verbindlichen Handlungsinstru-
ments, um die kulturellen Reichtümer
unserer Gesellschaft für jeden erfahrbar
zu machen. Es wäre fatal, die UNES-
CO-Konvention als schöngeistigen
Text im Archiv abzulegen. Es braucht
gerade jetzt unter Bezug auf die Kon-
vention aktives Handeln, um struk-
turellen Fehlentwicklungen im Bil-
dungs- und Kulturbereich wirksamer
entgegensteuern zu können. Dazu
gehört die qualifizierte und kontinu-
ierliche musisch-ästhetische Erziehung
von Kindern und Jugendlichen ebenso
wie z. B. die Stärkung des öffentlich-
rechtlichen Rundfunks als Teil unse-
rer Medien- und Kulturlandschaft.“

 ¿

„Radio Multikulti“ muss erhalten bleiben!
Der Deutsche Musikrat fordert die
ARD auf, einen Weg für den Er-
halt von Radio Multikulti beim
Rundfunk Berlin-Brandenburg
(rbb) zu finden.

Aufgrund eines Defizits von 54
Mio. Euro soll ab dem 1. Januar 2009
auf der Frequenz des Senders das Pro-
gramm „Funkhaus Europa“ des WDR
ausgestrahlt werden. Hierzu Christi-
an Höppner, Generalsekretär des
Musikrats: „Mit der geplanten Einstel-
lung des Integrationsprogramms Ra-
dio Multikulti geht ein wichtiger Be-
standteil der Programmvielfalt des
öffentlich-rechtlichen Rundfunks ver-
loren. Gerade angesichts der Beschluss-
fassung des 12. Rundfunkänderungs-
staatsvertrags durch die Minister-
präsidenten der Länder ist es wichti-
ger denn je, dass der öffentlich-recht-
liche Rundfunk seine unverwechsel-
baren Programmprofile auch in der
Abgrenzung zu den privaten Anbie-
tern erhält und ausbaut.“

Die Auslagerung zum „Funkhaus
Europa“ sei sicherlich keine adäqua-
te Lösung einer authentischen Pro-
grammgestaltung. Im Schmelztiegel
Berlin mit über 190 Nationalitäten sei
die Berichterstattung vor Ort unab-
dingbar, so Höppner. Die unbestrit-
ten besonders schwierige finanzielle
Situation des rbb erfordere auch im
Hinblick auf den Länderfinanzaus-
gleich eine größere Solidarität der ge-
samten ARD-Familie, die es dem Sen-
der ermögliche, Radio Multikulti zu
erhalten. Höppner: „Der Regierende
Bürgermeister von Berlin, Klaus Wo-

wereit, und der Ministerpräsident von
Brandenburg, Matthias Platzeck, sind
gefordert, sich für den Erhalt von Radio
Multikulti zu engagieren. Es ist gro-
tesk, dass wir uns einerseits im ‚Euro-
päischen Jahr des interkulturellen
Dialogs’ so intensiv mit dem Thema
der Integration befassen und dass an-
dererseits dieses bundesweit anerkann-
te Programm eingestellt werden soll.
Politisches Handeln ist dringend ge-
boten, wenn dieser Vorgang nicht zu
einem weiteren Beispiel für die Dis-
krepanz von Sonntagsreden und
Montagshandeln werden soll.“      ¿

In ihrer am 30. Mai verabschiedeten „Limburger Erklärung“ fordert
die Bundesversammlung des Verbandes deutscher Musikschulen (VdM)
die Politik auf, notwendige Voraussetzungen und Bedingungen für
eine qualitativ angemessene und zugangsoffene musikalische Bildung
in ganz Deutschland zu schaffen.

˜ Verband deutscher Musikschulen

Limburger Erklärung: Seriöse Konzepte
bei musikalischen Bildungsoffensiven

Neue und viel versprechende
Konzepte zur Verstärkung von musi-
kalischer Bildung in Deutschland wei-
sen in den Ländern unterschiedliche
Ansätze und Ziele auf. Der VdM sieht
in diesen musikalischen Bildungsof-
fensiven neue Chancen, breite Bevöl-
kerungsgruppen mit einem qualita-
tiv akzeptablen Einstiegsangebot musi-
kalischer Bildung zu erreichen. Vo-
raussetzung ist dabei, dass die Kon-
zepte den erforderlichen Anforderun-
gen an Qualität, Nachhaltigkeit, Über-
tragbarkeit und Zugangsoffenheit ge-
nügen.

Für die anspruchsvollen Aufgaben,
die ein solches zugangsoffenes musi-
kalisches Bildungsangebot mit sich
bringt, sind die öffentlichen Musik-
schulen wichtigster und originärer
Partner. Durch weitsichtige Planung
müssen dabei auch die notwendigen
Perspektiven der weiteren musikali-
schen Ausbildung im Anschluss an
dieses Einstiegsangebot berücksichtigt
werden – von der Talentförderung
bis hin zur musikalischen Leistungs-
spitze. Angesichts dieser Aufgaben-
stellung fordert der VdM in seiner
„Limburger Erklärung“ die Länder und
Kommunen auf, die Infrastruktur der
öffentlichen Musikschulen zu sichern
und zu entwickeln. Hierzu bedarf es
gesetzlicher Regelungen und einer an-
gemessenen Förderung der öffentli-

chen Musikschulen durch Länder und
Kommunen, um den Zugang für Kin-
der und Jugendliche aus allen Schichten
zu ermöglichen. Dies empfiehlt auch
die Enquete-Kommission „Kultur in
Deutschland“ des Deutschen Bundes-
tags. Ebenso gehören der Erhalt und
der Ausbau von qualifizierten Arbeits-
verhältnissen für Musikschullehrkräfte
zur Sicherung der Infrastruktur der
öffentlichen Musikschulen.

Der VdM appelliert des Weiteren,
die Ausbildung an den Hochschulen
und Universitäten auf die neuen Er-
fordernisse des Berufslebens auszu-
richten. Dies setzt vor allem eine Ver-
stärkung der musikpädagogischen Stu-
diengänge voraus und erfordert da-
mit auch definitiv eigenständige Zu-
gangsmöglichkeiten für das musikpä-
dagogische Studium. Der VdM-Vor-
sitzende Winfried Richter hält im
Hinblick auf die musikalischen Bil-
dungsoffensiven fest: „Der VdM sieht
die Politik in der Verantwortung für
eine umfassende Förderung der öf-
fentlichen Musikschulen zur Entwick-
lung nachhaltiger Strukturen für die-
sen zugangsoffenen Bildungsansatz.
Denn die Förderung dient als Investi-
tion in die nahe Zukunft eines Bil-
dungs- und Kulturstaats, in dem die
Entwicklung der Zivilgesellschaft we-
sentlich durch kreative und kulturel-
le Kompetenz bestimmt wird“.     ¿

Im Rahmen der VdM-
Hauptarbeitstagung
begeisterte die Deut-
sche Streicherphilhar-
monie unter der
Leitung von Michael
Sanderling zusammen
mit Domorganist Mar-
kus Eichenlaub im
Limburger Dom. Am
29. August konzertiert
das Orchester unter
Gerd Albrecht in der
Alten Oper Frankfurt
(www.deutsche-
streicherphilharmonie.de).
Foto: VdM/ Claudia Wanner

Die Limburger
Erklärung des VdM ist
veröffentlicht unter:
www.musikschulen.de.
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Ganz Bremen war ein Chor
Vier Tage lang, vom 22. bis 25. Mai,
brachten rund10000 Sänger beim
Chorfest 2008 die Hansestadt Bre-
men zum Singen.

In mehr als 400 zumeist kosten-
losen Konzerten begeisterten Chöre
aus der gesamten Bundesrepublik
sowie aus Namibia, Utrecht, Danzig
und Riga das Bremer Publikum. Den
Höhepunkt bildete das große Mitsing-
Konzert im Pier 2, an dem auch Bun-
despräsident Horst Köhler teilnahm
und wo er sich gemeinsam mit sei-
ner Ehefrau vom besonderen Char-
me der Chormusik anstecken ließ.

„Es war viel Arbeit, viel Nerven-
kitzel, aber immer und überall gab es
unglaublich viel Spaß“, zieht Moritz
Puschke, Geschäftsführer des Deut-
schen Chorverbandes (DCV) und
Leiter des Bremer Organisationsbü-
ros, sein Fazit. In mehr als einem Jahr
Vorbereitungszeit stellte er zusammen
mit Präsident Henning Scherf und ei-
nem fünfköpfigen Team die Groß-
veranstaltung auf die Beine.

Von den rund 400 Chorfest-Kon-
zerten mussten Besucher nur für drei
Veranstaltungen Eintritt zahlen. Alle
anderen Konzerte konnten kostenlos
genossen werden. „Bereits der Kar-
tenvorverkauf für das Deutsche Re-
quiem, die Singphoniker und Die Nacht
der Chöre lief so gut an, dass wir uns
um den weiteren Abverkauf der Kar-

ten keine Sorgen machen mussten“,
freute sich Puschke. Und so war es
dann auch: „Wir hatten eigentlich im-
mer ein volles Haus. Egal, ob im Dom,
in der Glocke, in der Kirche Unser
Lieben Frauen, in der Kulturkirche oder
im Schlachthof“, so Puschke. Auch
Bremens „gute Stube“, der Marktplatz,
war stets gefüllt von fröhlich singen-
den Menschen. Dort versammelte sich
auf der Hauptbühne auch Bremens
größter Beatles-Chor und bescherte
gemeinsam mit den „Faieries“ manch
einem Zuhörer eine Gänsehaut, als
aus mehr als 4000 Kehlen Hey Jude
erklang.

Am Sonntag, den 25. Mai, ging
das Chorfest zu Ende. Zum Schluss
kamen noch einmal all die in den Ge-
nuss des Chorgesangs, die nicht auf
den Marktplatz oder den Dom kom-
men konnten: Zahlreiche Chöre hat-
ten sich bereit erklärt, in Senioren-
heimen, Krankenhäusern oder ande-
ren Pflegereinrichtungen kleine Kon-
zerte zu geben, sodass wirklich jeder
in Bremen „ganz Chor“ sein konnte.

Wo das nächste Chorfest 2012 statt-
findet, entscheiden die Verantwortli-
chen in den kommenden Monaten.¿

www.bremen2008.de, www.dcvg.de

Klaus-Jürgen Etzold berichtet über das
Chorfest unter: www.musik-forum-
online.de/Etzold

˜ Arbeitskreis Musik in der Jugend

Junge Sänger erfolgreich in Venezuela
Das Junge Vokalensemble Hanno-
ver hat unter der Leitung von Klaus-
Jürgen Etzold, Mitglied im Beirat
Chor des Deutschen Musikrats,
beim XII. Internationalen Chorfes-
tival „Julio Villaroel“ in Margari-
ta/ Venezuela teilgenommen und
den 2. Preis gewonnen.

Von den 20 teilnehmenden Chö-
ren ist das Hannoveraner Ensemble
als einziger Chor aus Europa eingela-
den worden. Wolfram Kössler, Ge-
neralsekretär des Chorverbandes Ar-
beitskreis Musik in der Jugend (AMJ),
zählte zu den ersten Gratulanten: „Wir
freuen uns sehr, dass unser Mitglieds-
chor Junges Vokalensemble unter der
Leitung von Klaus-Jürgen Etzold in-
ternational so erfolgreich ist.“

In den insgesamt sechs Konzer-
ten wurden insbesondere die deut-
schen Volkslieder sowie die spanisch-
sprachigen Kompositionen und Haba-
neras begeistert vom Publikum auf-
genommen. Das Festival fand vom
29. April bis 5. Mai zu Ehren der Vi-
zepräsidentin des Weltchorverbands
IFCM, Maria Guinand, statt, die in
Caracas Chorleitung lehrt. In Vene-
zuela gibt es sowohl im Orchester-
als auch im Chorbereich eine umfas-
sende Nachwuchsarbeit; das Singen
hat dort einen große Tradition.  ¿

Chortreffen auf Usedom
Vom 1. bis 10 August führt der
Arbeitskreis Musik in der Jugend
(AMJ) zum siebten Mal die Inter-
nationale Jugend-Kammerchor-
Begegnung Usedom durch.

Acht Chöre aus Belgien, Polen, der
Slowakei, Spanien, Tschechien, Un-
garn und Deutschland treffen sich auf
der Ostseeinsel, um voneinander zu

Als einziger europäischer Chor in Venezuela eingeladen: das Junge Vokalen-
semble Hannover holte sich beim Chorfestival den 2. Preis.          © AMJ

Beim Mitsinge-Konzert im Pier 2 (oben): Bundespräsident Horst Köhler mit
Gattin sowie DCV-Präsident Henning Scherf (links). Auf dem Bremer Markt-
platz herrschte immer wieder buntes Chorfest-Treiben (unten).        Fotos: Jan Rathke

lernen, aufeinander zu hören und mit-
einander Neues zu erkunden. 270 Ju-
gendliche werden für neun Tage in
Workshops gemeinsam musikalisch
arbeiten und Chormusik vieler Epo-
chen unter dem Thema „Names of
God“ einstudieren. In zwei Choir-to-
Choir-Konzerten in Krummin und Zin-
nowitz werden die Teilnehmerchöre
gemeinsam auftreten und Werke aus
ihrem eigenen Repertoire vortragen.
Weitere musikalische Kostproben mit
Musik aus der Heimat der Jugendchöre
sind bei abendlich stattfindenden Kir-
chen- und Strandkonzerten auf der
gesamten Insel zu hören.

In drei verschiedenen Workshops
unter der Leitung von Thekla Jona-
thal (Deutschland), Sanna Valvanne
(Finnland/USA) und Carlo Pavese
(Italien) lernen sich die Chöre näher
kennen und studieren gemeinsam
neue Chorliteratur ein. Die Ergebnis-
se der Workshop-Arbeit werden in
einem großen Abschlusskonzert in der
St.-Petri-Kirche Wolgast am 9. August
um 19 Uhr präsentiert. Ziel dieses im
zweijährigen Rhythmus stattfindenden
internationalen Jugendchor-Festivals
ist, das Kennenlernen der Jugendli-
chen unterschiedlicher Nationen zu
fördern. Die Treffen sind nicht nur
ein musikalisches Fest für die Teilneh-
menden, sondern auch für viele hun-
dert Bewohner und Besucher der Insel,
die in zahlreichen Abendkonzerten
und bei musikalisch ausgestalteten
Gottesdiensten Teil haben an der in-
ternationalen Begegnung. Struktur und
Inhalt dieses internationalen Jugend-
treffens sind auf Nachhaltigkeit an-
gelegt: Der AMJ ermutigt die Teilneh-
menden, die Begegnung nicht nur auf
die Zeit auf der Insel Usedom zu be-
schränken, sondern das Festival als

ersten Schritt einer anhaltenden
Freundschaft mit Folgetreffen im bi-
lateralen Bereich zu begreifen. Dank
der Unterstützung des Bundesminis-
teriums für Familie, Senioren, Frauen
und Jugend sowie des Ministeriums
für Bildung, Wissenschaft und Kultur
Mecklenburg-Vorpommern kann man
sich auf ein einzigartiges musikalisches
Erlebnis auf der sonnenreichsten In-
sel Deutschlands freuen!  ¿
Info: www.amj-musik.de
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˜ Jeunesses Musicales

Qualitätssprung
durch Vernetzung
Das Artemis-Quartett gibt sich die
Ehre: Der einzige Meisterkurs des
derzeit weltbesten Streichquartetts
ist im Jahr 2008 der 53. Interna-
tionale Kammermusikkurs der Jeu-
nesses Musicales Deutschland (JMD)
vom 11. bis 21. September.

Gemeinsam mit dem Geiger Hei-
me Müller und den Pianisten Ralf
Gothoni (Finnland) und Jacques
Ammon (Argentinien) zieht es junge
professionelle Ensembles aus aller Welt
in das „World Meeting Center“ der
JMD auf Schloss Weikersheim. Jüngste
Innovation des Traditionskurses sind
Kooperationen mit renommierten
Wettbewerben wie dem Premio Pa-
olo Borciani, Charles Hennen Con-
cours, Banff Competition oder der
Bundesauswahl Konzerte Junger
Künstler des Deutschen Musikrats. An-
gebote für passive Teilnehmer und
Karten für das Rittersaal-Konzert am
13. September auf Anfrage.
(Tel. 07934-99360).

Musik verbindet über
alle Grenzen hinweg
Dieses Ideal der Jeunesses Musi-
cales wird im Arab-Jewish Youth
Orchestra zur gelebten Überzeu-
gung. Die arabischen und jüdischen
Jugendlichen erproben in der Or-
chesterarbeit den friedlichen Um-
gang miteinander und erleben

Auf höchstem internationalen Niveau musizieren die Teilnehmer des Kammer-
musikkurses der JMD auf Schloss Weikersheim.    Foto: JMD

fremde Traditionen als persönlich
bereichernd. Auf Einladung der
JMD ist das Orchester vom 14. bis
23. Oktober auf Deutschlandtour-
nee.

Diese Tournee ist das erste gemein-
same Projekt der JMD und dem neu
gegründeten „Centre for Wolrd Mu-
sic“ der Universität Hildesheim. Stu-
dierende werden in Konzertmoderat-
ionen die besondere Situation des
Ensembles in Israel thematisieren und
ein Begegnungsprogramm mit den
Jugendlichen der JMD-Mitgliedsorches-
ter organisieren. In dieser Kooperati-
on zwischen den beiden Instituten der
beteiligten Partner, die am 13. März
vertraglich besiegelt wurde, drückt sich
die Überzeugung aus, dass musikali-
sche Bildung eine integrative Kraft ist,
der in einer multikulturellen Gesell-
schaft eine zunehmend größere Be-
deutung zukommt.

Das Arab-Jewish Youth Orchest-
ra gastiert in Hildesheim (Stadtthea-

ter), Hamburg (Laeiszhalle), Berlin
(Jüdisches Museum), Jena (Volksbad)
und Offenbach (Capitol). Station
macht es auch in der Musikakade-
mie Schloss Weikersheim.  ¿

Neben Geige und Cello gehören
auch Saiteninstrumente der arabischen
Musiktradition wie Oud zur Besetzung
des Arab Jewish Youth Orchestra.
Foto: Jeunesses Musicales Israel

Hat der Sängerberuf heute noch
eine Zukunft? Das ist nur eine
Frage, mit der sich der sängerische
Nachwuchs konfrontiert sieht.

Und es gibt weitere: Wie finden
Absolventen der Musikhochschulen
oder privater Institutionen den Zu-
gang zu einem stark umkämpften
Markt? Inspirieren getrübte Zukunfts-
aussichten noch dazu, ein Studium
aufzunehmen? So scheint es kaum
verwunderlich, dass sich für den Wett-
bewerb „PodiumJungerGesangsSolis-
ten“ im Rahmen des 17. Deutschen
Chorfestivals Kassel 2008 mehr als
100 Sänger aus dem gesamten Bun-
desgebiet beworben hatten. Jeweils
zum Festival eröffnet der Verband
Deutscher KonzertChöre (VDKC) an-
gehenden Berufssängern die Möglich-
keit, sich einer Jury aus Chorleitern,
Agenturen und Vertretern des musi-

kalischen Lebens vorzustellen und ihre
Leistungen bewerten zu lassen. Die
vier Juroren (Horst Meinardus, Ulri-
ke Masopust, Hans-Dieter Uhlenbruck,
Reinhart Weiß) kennen sowohl den
Bereich der Lehre als auch die Arbeit
von Vokalsolisten im musikalischen
Alltag.

36 der Bewerber waren ausgewählt
worden, die sich dann am 6. und 7.
Juni mit zwei Werken aus dem ora-
torischen oder chorsinfonischen Re-
pertoire präsentieren konnten. Zum
Vortrag kamen dabei hauptsächlich
Arien und Lieder aus dem gängigen
Repertoire der Konzert- und Orato-
rienchöre, u. a. aus den Requien von
Brahms, Verdi und Dvorak, aus den
Bachschen Passionen bis hin zu den
großen chorsinfonischen Werken der
Romantik und Moderne. Für die besten
Leistungen wurden Preisgelder aus der

Professor-Karl-Marx-Stiftung vergeben.
Wesentlich jedoch ist, dass VDKC-
Mitgliedschöre den Podiumspreisträ-
gern Konzertengagements als Sonder-
preise zur Verfügung stellten. In der
Vergangenheit ist daraus nicht nur in
Einzelfällen ein regelmäßiges Engage-
ment erwachsen. In diesem Sinn ist
das PodiumJungerGesangsSolisten ein-
zigartig in der Bundesrepublik und
kann getrost als „Leuchtturmprojekt“
bezeichnet werden.

Die hohe Zahl der Bewerbungen
macht deutlich, wie wichtig die Durch-
führung eines solchen Wettbewerbs
ist und wie hoch der Bedarf an ei-
nem zentralen Vorsingen ist. Für vie-
le bedeutet die Teilnahme am Podi-
um ein Sprungbrett in den Beruf. Dies
ist umso wichtiger, als sich die Arbeits-
marktlage für den sängerischen Nach-
wuchs als äußerst schwierig gestaltet.

Den Sängern eröffnet das Podium die
Möglichkeit, wertvolle Hinweise zu
erhalten und darüber hinaus wichti-
ge Kontakte und Netzwerke zu den
Entscheidungsträgern und potenziel-
len Arbeitgebern im Chorwesen zu
knüpfen. In diesem Zusammenhang
ist es sinnvoll, die Veranstaltung in
den Rahmen des Deutschen Chor-
festivals zu stellen, um so auch die
Kontaktmöglichkeiten zu erhöhen.
Auch verspricht sich der VDKC vom
Podium eine Multiplikatorenwirkung
für die teilnehmenden Chöre und
Vertreter des Chorwesens, die diese
Idee einer Nachwuchsförderung in ihre
jeweiligen Regionen tragen können.

Informationen und Ergebnisse zum
PodiumJungerGesangsSolisten sowie
zum 17. Deutschen Chorfestival Kassel
2008 unter: www.kassel.vdkc.de    ¿

Kerstin Herrn

˜ Verband Deutscher KonzertChöre

„PodiumJungerGesangsSolisten“: Chance für den sängerischen Nachwuchs

˜ Percussion Creativ

„Allein machen
sie dich ein“
Europas größtes Netzwerk für
Schlagwerker, „Percussion Crea-
tiv“, will professioneller und grö-
ßer werden.

Jede Handwerkerzunft hat ihre
Innung. Musiker hingegen tun sich
schwer, sich aus eigenen Stücken zu
vernetzen und Lobbyarbeit zu betrei-
ben. Ein Vordenker in solchen Din-
gen ist Udo Dahmen, Schlagzeuger,
Vizepräsident des Deutschen Musik-
rats und Leiter der Popakademie
Baden-Württemberg. Seit 1995 ist er
zudem Präsident von Percussion Cre-
ativ e.V. „Vieles lässt sich mit einer
starken Gemeinschaft eben besser
durchsetzen als allein“, erklärt Dah-
men.

Zwar ist die Anzahl der Mitglie-
der stabil – und viele wichtige Multi-
plikatoren sind darunter –, doch stag-
niert die Zahl seit einiger Zeit bei 1000.
„Noch viel zu wenig“, wie Dahmen
und Geschäftsführer Michael Zöller
finden. Sie bilden seit Februar mit Vize-
Präsident Jörg Fabig den neuen Ver-
einsvorstand. Neben dem Veranstal-
tungs-Highlight „Teachertage“ wird
derzeit in einer Arbeitsgruppe am Kon-
zept für ein neues Major-Event ge-
brütet: das „Percussion Festival 2010“.
Es soll zum einen neue Zielgruppen
ansprechen, zum anderen wird ein
pädagogisches Gegengewicht ange-
strebt – zu der sonst auf einschlägi-
gen Festivals üblichen instrumentalen
Leistungsschau.          Cord Radke ¿
Info: www.percussion-creativ.de.
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Bläser-Kammermusik
in Altenberg
Vom 24. bis 29. März fand im Haus
Altenberg bei Köln die neu ins Jah-
resprogramm der Werkgemein-
schaft Musik (WGM) aufgenom-
mene Kammermusikwoche für
Bläser unter der Leitung von Pe-
ter Wuttke (Essen) statt.

Teilgenommen haben Musikleh-
rer und Musikstudenten sowie ambi-
tionierte Laienmusiker: je zwei Flö-
ten, Oboen, Klarinetten, Hörner und
Fagotte. Im großen Ensemble wurden
die Suite D-Dur von Arthur Bird und
eine Bearbeitung der tschechischen
Suite von Antonin Dvořák vorberei-
tet, zahlreiche weitere Werke lernte
man in Blattspiel-Proben kennen.
Darüber hinaus bildeten die Teilneh-
mer zwei Bläserquintette, in denen

Peter Wuttke (r.) und die Teilnehmer der Kammermusikwoche beim Abschluss-
konzert in Altenberg.                    Foto: Georg Lauer (WGM)

das Quintett As-Dur von Gustav Holst
und die Kleine Kammermusik von Paul
Hindemith erarbeitet wurden.

Die Werke wurden in einem gut
besuchten Abschlusskonzert präsen-

tiert und vom begeisterten Publikum
mit Beifall bedacht. Die Reihe soll im
kommenden Jahr fortgesetzt werden.

¿
Info: www.werkgemeinschaft-musik.de

˜ Deutscher Tonkünstlerverband

„Musik und Gehirn“
Die diesjährige Dreiländertagung
in Kooperation von Deutscher Ton-
künstlerverband (DTKV), Arbeits-
gemeinschaft der Musikerzieher in
Österreich (AGMÖ) und Schwei-
zerischer Musikpädagogischer
Verband (SMPV) findet vom 26.
bis 28. September in der Hochschu-
le der Künste Zürich statt.

Hochrangige Fachmediziner, da-
runter die Professoren Altenmüller (D),
Hauser (A), Hildebrandt (Kursleitung)
und Jäncke (CH), referieren über jüngs-
te Erkenntnisse der Hirnforschung
unter besonderer Berücksichtigung der
Einwirkung von Musik.

Anmeldung: Zentralsekretariat
SMPV, Bern. Tel. +41 (0)31 352 22
66, Mail: zentralsekretariat@smpv.ch;
Info: www.smpv.ch

Musiklehrersuche
im Internet
Der Verband der Musikberufe prä-
sentiert eine „Musiklehrersuche im
Internet“.

Das Musiklehrerverzeichnis ist ein
nicht-kommerzielles Serviceangebot
des Deutschen Tonkünstlerverbandes
(DTKV). Nutzer dieser Seite können
bundesweit kostenlos nach Musikleh-
rern in ihrem direkten Umfeld suchen.
Alle eingetragenen Lehrer haben ihre
berufliche Qualifikation gegenüber
einem Tonkünstlerverband (Verband
der Musikberufe) nachgewiesen. Auf
der Website kann man die Suche nach
Instrument, Ortsname, Postleitzahlen-
bereich, Telefonvorwahl etc. komfor-
tabel einschränken.
www.musiklehrer-suche.de

Hochkarätige Fortbildung
Vom 22. bis 25. Mai fand an der
Bundesakademie in Trossingen die
alljährliche Fortbildungstagung des
Tonkünstlerverbandes Baden-
Württemberg statt.

Die gefeierte Sopranistin Kriszti-
na Laki, die sich seit ihrem Bühnen-
abschied der Gesangspädagogik ver-
schrieben hat, leitete einen Gesangs-
kurs. Einzigartig dabei die Zusammen-
arbeit mit  Michael Dittrich aus Wien,
der Arien und Rezitative aus der Per-
spektive des Dirigenten erarbeitete.

Gaby Pas-Van Riet, Soloflötistin des
SWR-Sinfonieorchesters Stuttgart, be-
schäftigte sich mit Aufnahme- und Ab-
schlussprüflingen und Wettbewerbs-
teilnehmerinnen. Der Klavierkurs
wurde von Michael Wessel gegeben,
der jüngst mit seinem Buch Die Kunst
des Übens in Fachkreisen auf sich auf-
merksam gemacht hat.  ¿

Ein Symposium zu Musik in Fremd-
wahrnehmung und Eigenbild ver-
anstaltet der Militärmusikdienst im
Zusammenwirken mit dem Psycho-
logischen Dienst der Bundeswehr
und der Robert-Schumann-Hoch-
schule Düsseldorf am 23. und 24.
September in Bonn.

Diese Veranstaltung wendet sich
gleichermaßen an Musiker, Musikwis-
senschaftler, Psychologen, Sozialwis-
senschaftler sowie an alle an der The-
matik Interessierten. Im Blickfeld des

˜ Militärmusik

Fremdwahrnehmung
und Eigenbild

diesjährigen Symposiums im Bonner
Bundesministerium für Umwelt, Na-
turschutz und Reaktorsicherheit steht
Musik im Spannungsfeld von Frem-
dem und Vertrautem. Besonderes Au-
genmerk gilt dabei der Musik ande-
rer Kulturkreise in ihrer Begegnung

mit unserer eigenen, vermeintlich
selbstverständlichen Musik. Die Be-
trachtung bezieht auch regionale Mu-
sikkulturen aus dem Bereich der so
genannten Popularmusik mit ein, die
sich im Migrationskontext zwischen-
zeitlich auch bei uns ausgebildet und
etabliert haben.
Weitere Info und Anmeldung:
Streitkräfteamt Dezernat Militär-
musik, Tel. 0228-43320-302 od. 307,
www.militaermusik.bundeswehr.de,
SKADezMilMus@bundeswehr.org

Am 27. Mai fand die ordentliche
Mitgliederversammlung der VG
Musikedition in Kassel statt. Im
Mittelpunkt der Versammlung
stand der Geschäftsbericht für das
Jahr 2007, in dem zahlreiche Wei-
chen für die Zukunft der VG Mu-
sikedition gestellt wurden.

Christian Krauß, Geschäftsführer
der VG Musikedition, berichtete den
Anwesenden  von leicht gesunkenen
Erträgen (2,484 Mio. Euro) im Ge-
schäftsjahr 2007. Erfreulicherweise sei
aber die Gesamtausschüttungssumme
um ca. 17 Prozent gegenüber der
bisherigen Höchstmarke aus dem Jahr
2005 auf nunmehr 2,403 Mio. Euro
gestiegen.

In den Mittelpunkt seines Ge-
schäftsberichts stellte Krauß die Lizen-
zierung der grafischen Vervielfälti-
gungsrechte. Hierbei betonte er im
Besonderen die positive Entwicklung
der Erträge aus den Abkommen mit
der Katholischen und Evangelischen

˜ VG Musikedition

Besorgt über illegale Notenkopien
Kirche sowie den freikirchlichen Ver-
bänden.

Für das laufende Jahr sei eine er-
hebliche Steigerung des Gesamtauf-
kommens zu erwarten. Vor allem in
der Wahrnehmung des Vergütungs-
anspruchs nach § 46 UrhG, dem so
genannten „Schulbuch-Paragrafen“, sei
mit einer Steigerung der Erträge um
mehr als 50 Prozent zu rechnen. Da-
rüber hinaus nehme die VG Musik-
edition seit Beginn dieses Jahres im
Auftrag der GEMA die Lizenzierung
der „Musik im Gottesdienst“ gegenü-
ber Freikirchen wahr. Es sei zu erwar-
ten, dass sich dieser neue Wahrneh-
mungsbereich sehr schnell zu einem
wichtigen und stabilen Ertragsfaktor
entwickeln werde.

Friedemann Strube, Präsident der
VG Musikedition, äußerte sich in sei-
nem Jahresbericht sehr besorgt darüber,
dass trotz aller Anstrengungen jähr-
lich noch immer mehrere Millionen
illegaler Kopien von Noten hergestellt

werden. Dies betreffe fast alle musi-
zierenden Bereiche, von der Musik-
schule bis zum Kirchenchor. Vor die-
sem Hintergrund beauftragte die
Mitgliederversammlung die Geschäfts-
führung der VG, unter anderem Ver-
handlungen mit den Musikschulen
über den Abschluss von Kopierlizen-
zen aufzunehmen, um die finanziel-
len Einbußen für die Musikverleger,
die durch das illegale Kopieren ent-
stehen, zumindest zu kompensieren.
Derartige Abkommen, so Strube, be-
stünden mittlerweile in zahlreichen
europäischen Ländern.  ¿

Weichen gestellt für die VG Musik-
edition: Präsident Friedemann Strube
und Geschäftsführer Christian Krauß.
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Seit über sechzig Jahren gehören
die Internationalen Ferienkurse für
Neue Musik in Darmstadt zu den
weltweit renommiertesten Einrich-
tungen zur Förderung und Präsen-
tation Neuer Musik.

Alle zwei Jahre ist Darmstadt Som-
mer-Reiseziel von rund 300 jungen
Komponisten und Interpreten aus etwa
40 Ländern, die den Austausch über
Musik unserer Zeit suchen. Auch die
diesjährigen 44. Internationalen Feri-
enkurse für Neue Musik versprechen
vom 5. bis 20. Juli spannende künst-
lerische Begegnungen und Fragestel-
lungen in Kompositions- und Inter-
pretationskursen, Lectures, Diskus-
sionen, wissenschaftlichen Veranstal-
tungen und Konzerten mit interna-
tionalen Spitzenensembles und -inter-
preten der Neuen Musik.

Zahlreiche Förderprojekte beglei-
ten die Kursarbeit: Das Preisträgerfo-
rum gibt in zwei Konzerten jungen
Komponisten und Interpreten, die bei
den Ferienkursen 2006 mit Preisen
ausgezeichnet wurden, die Möglich-
keit, sich in einem internationalen
Kontext zu präsentieren: Neue Wer-
ke von Annesley Black, Marta Genti-
lucci, Jimmy Lopez, Marianthi Papa-

˜ Ferienkurse für Neue Musik

Neue Förderprojekte und Preise
lexandri-Alexandri, Marco Momi und
Simon Steen-Andersen werden teils
vom Ensemble ascolta, teils von ei-
nem Preisträgerensemble unter der
Leitung von Lucas Vis uraufgeführt.
Das Projekt fördert den professionel-
len Diskurs zwischen jungen Kom-
ponisten und Interpreten und vernetzt
Musiker von vier Kontinenten.

Mit dem neu gestifteten Staubach
Preis der Harry and Alice Eiler Foun-
dation existiert erstmals ein Wettbe-
werb für Streichquartett-Kompositi-
on im Rahmen der Ferienkurse und
unter dem Titel „the modern recor-
der project“ wurde ein Wettbewerb
für neue Blockflötenkompositionen
ausgeschrieben.

Ein Conducters-Forum unter der
Leitung von Lucas Vis fördert gezielt
junge Dirigenten, die im Bereich der
Neuen Musik aktiv sind. Im Young
Composers Forum bekommen aus-
gewählte Kursteilnehmer die Möglich-
keit, ihre Arbeiten öffentlich mit den
anwesenden Kompositionsdozenten
zu diskutieren. Veranstalter ist das In-
ternationale Musikinstitut Darmstadt
(IMD).  ¿
Informationen zu Kurs- und  Konzert-
programm: www.imd.darmstadt.de.

˜ European Piano
Teachers Association

Musik im Kontext
Vom 2. bis 4. Mai führte die Euro-
pean Piano Teachers Association
(EPTA) in Potsdam ein gut besuch-
tes Seminar zum Thema „Musik
im Kontext“ durch.

Ursula Brandstätter und Clemens
Kühn befassten sich mit Zusammen-
hängen zwischen Musik und bilden-
der Kunst. Ein Konzertbeitrag zur
Barockgestik (Alexandra Rawohl,
Sopran, Thomas Leininger, Cemba-
lo) und ein Vortrag von Renate Hüb-
ner-Hinderling über Rhetorik in der
Musik des 18. Jahrhunderts boten
Einblicke in die Ästhetik früherer Epo-
chen. Um die praktische Arbeit mit
Kindern und Jugendlichen ging es in
den Beiträgen von Irene Vogt-Kluge
(Unterricht mit Vorschulkindern),
Marilia Patricio (Kinder-Kompositio-
nen) und Eveline Casteal (Klavierspie-
ler als Musizierpartner).

Vom 31. Oktober bis 2. Novem-
ber 2008 wird die EPTA in Mainz
ihren Jahreskongress durchführen, das
Thema ist „Zuhause sein im Tonsys-
tem“. Der Stand der Programmpla-
nung kann im Internet eingesehen
werden unter:
www.epta-deutschland.de  ¿

Die Förderung und Unterstützung
von komponierenden Frauen ist
seit Jahren gemeinsames Anliegen
von Berliner Senat und Musikaka-
demie Rheinsberg.

Im Rahmen des Künstlerinnenpro-
gramms der Berliner Senatsverwaltung
für Wissenschaft, Forschung und Kultur
erhielten seit dem Jahr 2000 insgesamt
14 in Berlin lebende Komponistinnen
ein Stipendium für einen jeweils
dreimonatigen Arbeitsaufenthalt in der
Musikakademie Rheinsberg und zwei
Aufführungen eines Werks in Berlin
und Rheinsberg. In Nachfolge dieses
erfolgreichen Programms wird seit
2006 der Berlin-Rheinsberger Kom-
positionspreis von der Berliner Senats-
verwaltung für Wissenschaft, For-
schung und Kultur in Kooperation mit
der Bundes- und Landesmusikakade-
mie Rheinsberg vergeben. Der Preis
würdigt das bisherige Werk einer Kom-
ponistin und will ihr weiteres künst-
lerisches Schaffen fördern. Er ist mit
10000 Euro dotiert und beinhaltet
einen zweimonatigen Arbeitaufenthalt
in der Musikakademie Rheinsberg
sowie die Uraufführung des in Rheins-
berg entstandenen (oder eines ande-
ren) Werks der Komponistin in Rheins-

˜ Landesmusikrat Berlin-Brandenburg

Kompositionspreis für Frauen
berg und Berlin.

Aktuelle Preisträgerin ist Pei-Yu Shi.
Die in Taipeh (Taiwan) geborene
Komponistin begann im Alter von fünf
Jahren Klavier zu lernen, später folg-
ten das chinesische Instrument Yang
Qin und chinesisches Schlagzeug. Sie
studierte zunächst Chinesische Mu-
sik in Taiwan, dann Komposition und
Gu Qin ebenfalls in Taiwan. 1999-
2004 setzte sei ihre Studien in Deutsch-
land bei Wolfgang Rihm, Sandeep
Bhagwati und am ComputerStudio
bei Thomas A. Troge an der Hoch-
schule für Musik Kralsruhe fort. Es
folgte 2005/2006 ein Studium der
Komposition bei Georg Friedrich Haas
und der Musiktheorie bei Roland
Mosser an der Musikhochschule Ba-
sel. Stipendien führten sie in die Künst-
lerhäuser Salzwedel und Ahrenshoop,
die Preisträgerin zahlreicher interna-
tionaler Wettbewerbe komponierte
Auftragswerke für die Internationa-
len Ferienkurse für Neue Musik Darm-
stadt ebenso wie für die Berliner
MärzMusik.

„Jugend komponiert“
Am 10. Mai wurde im Schlossthe-
ater Rheinsberg vor reichlich Pu-
blikum das Abschlusskonzert des
Wettbewerbs „Jugend komponiert“
für die Kategorie A veranstaltet.

Dabei wurden einige der einge-
reichten Stücke von den Musikerinnen
Susanne Zapf (Violine) und Heather
ÒDonnell (Klavier) uraufgeführt. Der
diesjährige Wettbewerb war vom
Landesmusikrat Brandenburg für die
Besetzung Violine und Klavier aus-
geschrieben worden, zwölf Stücke
wurden eingereicht.

Ein Höhepunkt des Wettbewerbs:
die Kompositionswerkstatt, die vom
7. bis 12. Mai – eingebettet in die
Pfingstwerkstatt für Neue Musik – in
der Musikakademie Rheinsberg ver-

Cottbuser Akkordeonorchester siegte beim DOW
Beim 7. Deutschen Orchesterwett-
bewerb in Wuppertal, bei dem
sechs Orchester aus Brandenburg
antraten, wurde das Jugendakkor-
deon-Orchester des Konservato-
riums Cottbus (Foto unten) Kate-
gorie-Sieger.

Das von Volker Gerlich dirigierte
Ensemble wurde als bestes Orches-
ter in der Kategorie „Jugendakkorde-
onorchester“ bewertet und damit für
die Sonderwertung „Zeitgenössische
Musik“ mit dem Werk Großstadterleb-
nis des Cottbuser Komponisten Hans

Hütten zugelassen. Die Bigband des
Jugendorchesters der Kreismusikschule
Märkisch-Oderland unter Endrik Sa-
lewski trat „mit Erfolg“ auf, „mit gu-
tem Erfolg teilgenommen“ haben –
im Ranking aufgezählt – die „Big Brass“
Neuruppin (Harald Bölk), das Gitar-
renorchester (Angelika Eckelmann)
und das Kammerorchester (Iris-Simone
Au) der Musikschule Brandenburg.
„Mit sehr gutem Erfolg teilgenommen“
hat das Jugendsinfonie-Orchester der
Städtischen Musikschule „J. S. Bach“
Potsdam, geleitet von Jürgen Runge.
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Helmut Zapf, Johannes K. Hildebrandt
und Friedrich Schenker bekamen die
jungen Komponisten Kenntnisse im
Umgang mit zeitgenössischen Kom-
positionstechniken vermittelt.

Die Bewertung der eingereichten
Kompositionen oblag zuvor einer
Fachjury, bestehend aus den Kom-
ponisten Matthias Jann (Berlin),  Martin
Christoph Redel (Detmold) und Ben-
jamin Schweitzer (Berlin). Im Ergeb-
nis erreichte in der Altersgruppe I
Marcus Merkel (16, Berlin) einen 2.
Preis und Niklas Heide (17, Leege-
bruch) einen Förderpreis. In der Al-
tersgruppe II belegten Kaspar Quer-
furth (18, Berlin) einen 1. Preis und
Aziz Lewandowski (20, Berlin) den
2. Preis.  Ein Förderpreis ging an Ewe-
lina Nowicka (25, Hamburg). Die
Preisträger erhielten ein Stipendium
für Kompositionsunterricht bei den
Komponisten Friedrich Goldmann,
Georg Katzer und Friedrich Schenker.

Pfingstwerkstatt
Neue Musik
Traditionell an den Pfingstfeierta-
gen und parallel zu den Rheins-
berger Musiktagen fand vom 9. bis
11. Mai die Rheinsberger Pfingst-
werkstatt Neue Musik an der
Musikakademie Rheinsberg statt.

In 16 Veranstaltungen wurde Neue
Musik gespielt und uraufgeführt, ge-
hört und erfahren, mit Neuer Musik
experimentiert, über Neue Musik
diskutiert. Anliegen der Werkstatt ist
es, Schüler, Studenten und Spezialis-
ten der Neuen Musik an einem kom-
positorischen Gegenstand zusammen-
zubringen, der den Nerv der Zeit trifft:
Klima–Balance–Klimabalance.

Demzufolge stand im Mittelpunkt
der Werkstatt die Uraufführung des
Auftragswerkes der Musikakademie
Rheinsberg „Klima gefilde.vermessen“
von Susanne Stelzenbach und Ralf
Hoyer, gefördert von der Kulturstif-
tung des Bundes. – Programminfo:
www.schlosstheater-rheinsberg.de

Kontrabass-Seminar
Das von Markus Rex, stellvertre-
tender Solobassist im Konzerthaus-
orchester Berlin, initiierte und ge-
leitete Fortbildungsseminar für Kon-
trabass-Spieler fand bereits zum
dritten Mal in Kooperation mit der
Salus-Klinik Lindow und dem Lan-
desmusikrat Brandenburg statt.

Laien und Fortgeschrittene jeden
Alters wurden vom 9. bis 12. Mai im
Umgang mit dem Kontrabass geschult.
Im Grußwort von Landesmusikrats-
präsident Ernst-Ullrich Neumann heißt
es: „Wer sich mit diesem Instrument
näher beschäftigt, wird relativ schnell
seine vielfältigen klanglichen Möglich-

keiten entdecken. Und er wird heraus-
finden, dass es auch eigens dafür ge-
schriebene Musik gibt. Aber nicht nur
das Können an diesem Instrument soll
durch die Initiative „Bassini“ verbes-
sert werden, es geht auch um die Be-
gegnung junger Menschen in der
Musik. Miteinander spielen, aufeinan-
der hören ist nicht nur ein musikali-
sches Prinzip, es befördert zudem die
Grundlagen, miteinander zu leben.“
Am 9. Mai fand das Eröffnungskon-
zert von „Bassini 2008“ statt. Einstim-
miger Tenor der offiziellen Vertreter
fördernder Institutionen und Verbände
des Seminars: Die Unterstützung von
„Bassini“ muss finanziell und ideell wei-
tergeführt werden, auch wenn das zu-
weilen „viel Schweiß und nur manch-
mal viel Applaus“ bedeutet, wie  Johan-
nes Lindenmeyer, Direktor der Salus-
Klinik Lindow, im Grußwort betonte.
Info: www.bassini.de

Probe vor Brasilienreise
Der Landesjugendchor Brandenburg
probt vom 20. bis 22. Juni in der
Musikakademie Rheinsberg; am 21.
Juni kann man ihn dort um 19.30
Uhr in einem Konzert erleben. Dies-
jähriger Höhepunkt ist die Konzert-
reise des Chores vom 16. bis 27. Sep-
tember nach Brasilien mit Teilnahme
am Internationalen Festival Cabo Frio.

„Jazz im Kutschstall“
Am 14. September haben junge Bran-
denburger Jazzbands die Möglichkeit,
sich bei „Jazz im Kutschstall“ im Haus
der Brandenburgisch Preußischen Ge-
schichte Potsdam zu präsentieren.
Gleichzeitig können Sie sich für die
Teilnahme an der Bundesbegegnung
„Jugend jazzt“ qualifizieren. Für die
Landesbegegnung gibt es keine Al-
tersgrenzen und keine Einschränkung
in der Stilrichtung. Anmeldeschluss:
30. Juni; Veranstalter ist der Landes-
musikrat Brandenburg in Koopera-
tion mit der Jazzinitiative Potsdam.

Termine in Berlin-Brandenburg

— 28. Juni -16. August: anspruchsvol-
les Programm in der Kammeroper
Schloss Rheinsberg.
— 4.-6. Juli: Uckermärkische Blasmu-
siktage des Landesblasmusikverband
Brandenburg in Angermünde.
— 13./14. September: Brandenburgi-
scher Kirchenchortag in Lübben; Ver-
anstalter: Chorverband der ev. Kirche
Berlin-Brandenburg-schlesische Ober-
lausitz.
— 13. September: Verleihung der Zel-
ter-Plaketten in der Magdalenenkirche
Eberswalde; Veranstalter: Brandenbur-
gischer Chorverband.
— 18./19. September: Konferenz der
Landesmusikräte in der Musikakademie
Rheinsberg.   ¿

Hamburg ist um ein musikalisches
Vermittlungskonzept an allgemein
bildenden Schulen reicher: „Klang-
radar 3000“. Dabei handelt es sich
um ein Kooperationsprojekt im
Rahmen von KLANG!, einem von
deutschlandweit 15 Projekten, die
die Bundeskulturstiftung in den
nächsten vier Jahren fördert und
die die innovative Vermittlung
Neuer Musik stärken.

„Klangradar 3000“ besteht aus drei
innovativen musikpädagogischen Kon-
zepten, die Jugendlichen allgemein bil-
dender Schulen die Möglichkeit ge-
ben, im Rahmen des Schulalltags zu
komponieren und interdisziplinäre Pro-
jekte zu verwirklichen. Unter Anlei-
tung erfahrener Komponisten entde-
cken und begreifen die Schüler in le-
bendigen Kompositionsprozessen die
eigene kreative Persönlichkeit. „Klang-
radar 3000“ bietet Jugendlichen die
Chance, Neugierde auf die eigenen
unentdeckten musikalischen, visuel-
len und darstellenden Potenziale zu
entwickeln, aktiv in Kompositionspro-
zesse einzusteigen und als Interpret
und Darsteller das eigene neue Werk
auf die Bühne zu bringen. „Klangra-
dar 3000“ bringt neue Dimensionen
in den Musikunterricht, baut Berüh-
rungsängste mit der Musik unserer Zeit
ab, öffnet den Schülern den Zugang zu
neuen, ungewöhnlichen Konzertpro-
grammen und entdeckt die unerwar-
tete Vielfalt der Musik und interdiszi-
plinären Kunst des 21. Jahrhunderts.

„Klangradar 3000“ setzt auf Nach-
haltigkeit: Die Musik des 21. Jahrhun-
dert bekommt einen zentralen Stel-
lenwert im Musikunterricht und den
interdisziplinären Fächern allgemein
bildender Schulen und bereichert da-
mit den Lehrplan um produktive und
wahrnehmungsfördernde Maßnah-
men mit zukunftsweisender Bedeu-
tung. Komponieren bedeutet, „sich
musikalisch ausdrücken“ und ist so-
mit ein essentieller Bestandteil der Per-
sönlichkeitsbildung, der mit „Klang-
radar 3000“ seine feste Position im
Schulalltag findet.

„Klangradar 3000“ wird veranstal-
tet vom Landesmusikrat Hamburg  mit
Unterstützung der Behörde für Bildung
und Sport Hamburg in Kooperation
mit ensemble intégrales, dem En-
semble Resonanz, der Hochschule für
Musik und Theater Hamburg, dem
Institut für kulturelle Innovationsfor-
schung, m-concerts, dem NDR Das
Neue Werk, der Staatlichen Jugend-
musikschule Hamburg und „theater
macht schule“.  ¿

www.klangradar.landesmusikrat-
hamburg.de

˜ Landesmusikrat Hamburg

„Klangradar 3000“

Neugierde auf eigene Potenziale:
„Klangradar“ bringt neue Dimensio-
nen in den Musikunterricht.
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Zum zweiten Mal fand im Früh-
jahr das Niedersächsische Kinder-
chor-Festival „Kleine Leute – bunte
Lieder“ statt. Auf insgesamt 22
regionalen Festivals in ganz Nie-
dersachsen und einem Abschluss-
fest in Hannover präsentierten sich
280 Kinderchöre und Singgruppen.

Rund 8000 singende Kinder aus
Kindergärten, Grundschulen, Kirchen,
Vereinen und freien Gruppen demons-
trierten zwischen Buxtehude und Wol-
fenbüttel, welche Energie und wel-
chen Spaß das gemeinsame Singen
erzeugen und vermitteln kann. Aus
den regionalen Veranstaltungen wur-
den von einer Fachjury originelle und
beispielhafte Chöre ausgewählt und
zur Abschlussveranstaltung im Lan-
desfunkhaus des NDR in Hannover
eingeladen.

Beim „Großen Finale“ des Kinder-
chorfestivals am 7. Juni präsentierten
500 „kleine Leute“ mit Einzelbeiträ-
gen und spektakulären Gemeinschafts-
aktionen noch einmal das bunte Spek-
trum der niedersächsischen Kinder-
chorszene. Ehrengast war der Nieder-
sächsische Ministerpräsident Christi-
an Wulff, der zum Abschluss des Kon-
zerts drei Notenpreise für die Chöre
verloste.

Im Jahr 2005 wurde das Kinder-
chorfestival mit großem Erfolg erstmals
durchgeführt, und nun sollten dem
Chorgesang als gemeinschaftsbilden-
dem Erlebnis wieder wirkungsvolle
Impulse gegeben werden: Kinder sin-
gen gerne, darum gilt es, sie anzure-
gen und ihnen im Kindergarten, in
der Schule und in anderen Lebens-
bereichen wieder vielfältige Gelegen-
heiten zum Singen zu eröffnen. Ei-
nen Beitrag dazu sollte auch das Festival
leisten.

˜ LMR Niedersachsen

„Kleine Leute –
bunte Lieder“
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Nirgendwo erlernen so viele Kin-
der im Musikunterricht ihrer Schu-
le das Spielen auf einem Blasins-
trument! So präsentierten am 5.
Juli über 3200 Kinder und Jugend-
liche aus ganz Niedersachsen beim
5. Niedersächsischen Bläserklassen-
tag die musikalischen Ergebnisse
ihrer zweijährigen Orchesterarbeit.

120 Klassenensembles und Big
Bands zeigten auf zehn Bühnen ihr
oft schon erstaunliches Leistungsver-
mögen und spielten zum spektakulä-
ren Abschluss beim traditionellen XXL-
Konzert am Hildesheimer Dom alle
gemeinsam. Der Bläserklassentag
wurde vom Landesmusikrat Nieder-
sachsen in Kooperation mit dem Nie-
dersächsischen Kulturministerium und
der Stadt Hildesheim veranstaltet.

Die Bläserklassen in Niedersach-
sen zeigen, wie erfolgreich der Klas-
senmusizierunterricht und wie frucht-

„Hauptsache Singen“ ist das Ziel
des Festivals und so geht es bei die-
sem Chorfest darum, durch den spie-
lerischen und animatorischen Umgang
mit Stimme und Lied die Freude am
gemeinsamen Singen in Schule, Frei-
zeit, Kirche und Familie zu demons-
trieren und zur Nachahmung anzu-
regen. Das betonte die Schirmherrin
des Festivals, Kultusministerin Elisa-
beth Heister-Neumann, auf der offi-
ziellen Pressekonferenz in der Nie-
dersächsischen Sparkassenstiftung.

Der Landesmusikrat will mit der
Initiative des Kinderchorfestivals dem
Singen auch als gemeinschaftsbilden-
dem Erlebnis wirkungsvolle Impulse
geben. Das Festival wird innerhalb der
Aktion „Hauptsache: Musik Nieder-
sachsen“ in Zusammenarbeit mit dem
Niedersächsischen Kultusministerium
und der Niedersächsischen Sparkas-
senstiftung durchgeführt.

Niedersachsen ist
„Bläserklassenland“

Kinder singen gerne, wie das Niedersächsische Kinderchor-Festival bewies.

Über 3200 Kinder und Jugendliche präsentierten beim 5. Bläserklassentag die
Ergebnisse ihrer zweijährigen Orchesterarbeit.                     Fotos: LMR Niedersachsen

bar die Kooperation zwischen allge-
mein bildenden Schulen, Laienmu-
sik und Musikschulen sein kann. Star-
tete 1996 die erste Schule in Hem-
mingen bei Hannover mit 30 Schü-
lern, so wurden in den vergangenen
zwölf Jahren an über 120 Schulen ca.
700 Bläserklassen aufgebaut und auf
diese Weise mehr als 20000 Schüler
qualifiziert an das Spielen eines Or-
chesterblasinstruments herangeführt.

Durch die Niedersächsische Spar-
kassenstiftung  wurde die Einrichtung
von Bläserklassen insbesondere im
ländlichen Raum erfolgreich unter-
stützt. Mittlerweile sind sie ein mu-
sikpädagogisches Markenzeichen und
gewichtiger Beitrag zum „Musikland
Niedersachsen“. Aktuell unterstützt die
Stiftung die Fortsetzung der Arbeit mit
Bläserklassen mit dem Aufbau-Pro-
jekt „Bläserklassen-Samba“. Dabei wird
die traditionelle Bläserbesetzung durch

eine Samba-Perkussionsgruppe er-
gänzt. Das Ergebnis ist ein großes
Samba-Orchester, das mit Latin- Ever-
greens sowohl in Bewegung als auch
auf Bühnen spielen kann.

Bläserklassen stehen unter der
Schirmherrschaft von Kultusministe-
rin Elisabeth Heister-Neumann, die
persönlich ein Grußwort der Landes-
regierung beim Bläserklassentag über-
brachte.  ¿

˜ Landesmusikrat Nordrhein-Westfalen

Tagung zur musikalischen Bildung
Es gibt zur Zeit eine Reihe von Initiativen zur kulturellen und insbesondere
zur musikalischen Bildung in Nordrhein-Westfalen, wie zum Beispiel
das Projekt „Jedem Kind ein Instrument“, das Landesprogramm „Kul-
tur und Schule“, das Künstler in die Schulen holt, oder die Offene
Ganztagsschule, die für Angebote außerschulischer Partner wie z. B.
der Musikschulen offen ist.

Allerdings wird der reguläre Mu-
sikunterricht in den Grundschulen
überwiegend „fachfremd“ unterrich-
tet. Im Rahmen der Tagung am 16.
August  in Düsseldorf wird der Lan-
desmusikrat NRW die aktuelle Ent-
wicklung aufgreifen und in Verbin-
dung zur übergeordneten Fragestellung
nach dem Wert musikalischer Bildung
und ihrer Verankerung im Schulsys-
tem diskutieren. Insbesondere soll der
Frage nachgegangen werden, wie sich
in den neuen Bildungszusammenhän-
gen die Arbeit der beteiligten Musik-
pädagogen und Institutionen verän-
dert und dadurch auch die Anfor-
derung an Ausbildung und Didaktik.
Das Grundsatzreferat „Nicht Fässer

füllen, Flammen entzünden“ hält
Reinhard Kahl. Drei Statements zu
neuen musikpädagogischen Aufgaben-
stellungen stellen Ulrich Mahlert, Bernd
Zingsem und Christiane Schultze zur
Diskussion, über „Paradigmen und
Qualitätsmerkmale von Evaluationen“
referiert Hermann Joseph Abs. Zudem
treten zu speziellen Themen Arbeits-
gruppen zusammen, die Christian de
Witt, Werner Rizzi, Heinz Geuen und
Walter Lindenbaum moderieren.

Die Tagung des Landesmusikrats
NRW wird in Kooperation mit der
Robert-Schumann-Hochschule und
dem Kultursender WDR3 ausgerich-
tet und vom Ministerpräsidenten des
Landes NRW gefördert.

„remix regendered“: Workshop  für Frauen
Beim Workshop „remix regende-
red“ lernen junge Frauen ab 14
Jahren von Spezialisten des Gen-
res, wie man fertige Musikstücke
neu mischt und mit eigenen künst-
lerischen Ideen verknüpft.

Als Dozentinnen für den Work-
shop 2008 konnten Angelika Lepper
alias DJ Acid Maria und Maya Con-
suelo Sternel, a.k.a. Maya Princess,
gewonnen werden, die bereits den
ersten Workshop im August vergan-
genen Jahres leiteten. Die Inhalte des
vom Ministerpräsidenten des Landes
NRW geförderten Workshops an den
beiden Wochenenden (5.-7. , 12.- 14.
September) werden sein:
• Remix History: Musikalische Ansätze
u. Strömungen, mit Soundbeispielen.
• Remix Techniken: Wie macht man
neue Songs aus (alten) Vorlagen?
• Remixbeispiele und Einführung in
die Software Ableton Live!

• Arrangement: Musikalische Ideen
sammeln und zu einem Song zusam-
mensetzen.
• Sounddesign: Mit Effektgeräten den
Klang verbessern bzw. Effekte als Stil-
elemente einsetzen.
• Möglichkeiten der Live-Präsenta-
tion: Wie bringe ich meinen Remix
auf die Bühne?
Ausschreibung: www.lmr-nrw.de

Zelter- und Pro-Musica-
Medaillen verliehen
Aus ganz Nordrhein-Westfalen ka-
men am 18. Mai Festgäste ins Lipp-
städter Stadttheater, um die Aus-
zeichnung von 100-jährigen Chören
und Instrumentalgruppen mit Zel-
ter- und Pro Musica-Plaketten zu
erleben.

Kulturstaatssekretär Hans-Heinrich
Grosse-Brockhoff überreichte die
Auszeichnungen und lobte die Wahl
Lippstadts als Ort der Feierstunde. Die
geschichtsträchtige Hansestadt lebe seit
langem vom kulturellen ehrenamtli-
chen Engagement ihrer Bürger. Die
Zelter- und Pro Musica-Plaketten des
Bundespräsidenten zeichnen aus
Anlass des 100-jährigen Bestehens
Chöre und Vereine aus, die sich „in
ernster und erfolgreicher musikalischer
Arbeit der Liedpflege oder der Pfle-
ge der instrumentalen Musik gewid-
met und künstlerische und volksbil-
dende Verdienste erworben haben“.
Ensemble-Liste unter: www.lmr-nrw.de
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E Staatssekretär kündigt
Ehrenamtspreis an

Anlässlich der Verleihung der
Zelter-Medaillen teilte der Staatssek-
retär in Lippstadt mit, dass die nor-
drhein-westfälische Landesregierung
das Ehrenamt in der Kultur künftig
mit einem eigenen Preis honorieren
möchte. Grosse-Brockhoff: „Unser
gesamtes kulturelles Leben beruht auf
der Bereitschaft zum ehrenamtlichen
Engagement. Das ist nicht selbstver-
ständlich, sondern muss gepflegt und
gewürdigt werden. Die Landesregie-
rung lobt deshalb künftig einen Preis
für das kulturelle Ehrenamt aus. Schon
in diesem Jahr wollen wir Mittel be-
reit stellen und eine Jury einberufen,
die die Preisträger auswählt. Verge-
ben werden soll der Preis am 5. De-
zember, dem Tag des Ehrenamts."

Der Kulturstaatssekretär betonte,
dass ehrenamtliches Engagement in
Chören und Vereinen vielen Bürgern
künstlerische Erlebnisse ermögliche,
die sie sonst nicht erfahren könnten.

Landesbegegnung
„Schulen musizieren“
Zur Landesbegegnung „Schulen
musizieren" begrüßten Walter Lin-
denbaum und Uta Hussong im Na-
men des Verbands der Schulmu-
siker die angereisten Schüler, Leh-
rer und Fans am 18. Mai im Kon-
zertsaal der Kölner Musikhoch-
schule.

Trotz anfänglicher technischer
Schwierigkeiten ließen sich sechs Ju-
gendliche einer Förderschule nicht
davon abbringen, einige Pop-Num-
mern mit viel Engagement und beacht-
licher Stimmleistung zu präsentieren.
Es folgten Musikbeiträge aller Schul-
formen, vom Sinfonieorchester über
Bläserklassen bis zum adrett geklei-
deten Kammerchor ganz konventio-
neller Prägung, die die ganze Band-
breite der Musik an nordrhein-west-
fälischen Schulen abbildete.

Die Begegnung wurde vom Mi-
nisterpräsidenten des Landes NRW
gefördert.  ¿

Die Kontakte des Landesmusikrats
Thüringen zum Thüringer Kultus-
ministerium sind unverändert gut,
so dass eine kontinuierliche und
vertrauensvolle Zusammenarbeit
auf allen Ebenen möglich ist.

Es ergaben sich erneut eine Reihe
von Begegnungen, Gesprächen und
Kontakten des Präsidiums mit führen-
den Vertretern der Thüringischen Lan-
desregierung beim parlamentarischen
Abend am 8. Mai im Thüringer Land-
tag, unter anderem mit dem am glei-
chen Tag vereidigten neuen Kultus-
minister Bernward Müller.

Der Präsident des Landesmusik-
rates Thüringen, Eckart Lange, stellte
den Abgeordneten den Landesmu-
sikrat mit seinen Projekten vor. Preis-
träger von „Jugend musiziert“ und „Ju-
gend jazzt“ umrahmten den Abend
musikalisch.

Als Träger der Regionalwettbewer-
be und des Landeswettbewerbs „Ju-
gend musiziert" kann der Landesmu-
sikrat in diesem Jahr vermelden, dass
die 84 delegierten jungen Thüringer
Musiker beim 45. Bundeswettbewerb
„Jugend musiziert“ in Saarbrücken sehr
erfolgreich waren. Der Wettbewerb
mit fast 2100 Teilnehmern aus allen
Teilen der Bundesrepublik und den
deutschen Schulen im Ausland ging
am 17. Mai zu Ende. Nach Thürin-
gen kehrten 15 junge Musiker mit ei-
nem 1. Preis, acht mit einem 2. Preis
und 36 mit einem 3. Preis im Ge-
päck zurück. 19 Teilnehmer erhiel-

˜ Landesmusikrat Thüringen

Gute Erfolge bei „Jugend musiziert“

Bestplatzierung und
1. Preis beim DOW
22 junge Erfurter Musikschüler –
das Jugendgitarrenensemble der
Musikschule Erfurt – kehrten voll
tiefer und unvergesslicher Eindrü-
cke vom 7. Deutschen Orchester-
wettbewerb aus Wuppertal zurück.

Unter dem Motto „Dialog der
Generationen“ trafen sich die besten
150 nicht-professionellen Orchester
mit etwa 5000 Musikern aus Deutsch-
land. In den Orchestern hat der Dia-
log schön längst begonnen, 50 Pro-
zent der Spieler sind unter 25.

Unter Leitung von Holm Köbis,
konnte das junge Ensemble, das erst
seit drei Jahren zusammenspielt, die
Fachwelt überraschen. Es erhielt von
24,2 Punkte von 25 möglichen; das
bedeutete den ersten Platz unter den
neun angereisten Jugendgitarrenen-
sembles Deutschlands und das Prä-
dikat „mit hervorragendem Erfolg teil-
genommen“. Intensive Proben setzten
Energien frei und brachten die jun-
gen Menschen zu musikalischen
Höchstleistungen mit feinsinniger In-
terpretation. Maskottchen und Glücks-
bringer des Orchesters ist ein Pingu-
in aus Barcelona.

Unbeschreiblich die Ergebnisbe-
kanntgabe auf dem Johannes Rau-Platz
mit 5000 Musikern und strahlendem
Sonnenschein: Es gab lautstarken
Applaus für die großartigen Ergebnisse
aller Teilnehmer. Als Auszeichnung
spielte das Orchester beim abschlie-
ßenden Festakt des Deutschen Mu-
sikrats in der Historischen Stadthalle
vor Politikern und Teilnehmern, bei
dem die Preisträger von Dieter Kreidler
geehrt wurden.      Kurt Flemming ¿

ten das Prädikat „mit sehr gutem Er-
folg teilgenommen“ und sechs Teil-
nehmer konnten mit gutem Erfolg
nach Hause zurückkehren. Auch in
diesem Jahr kamen 59 Jugendliche
und damit über die Hälfte der Thü-
ringer Teilnehmer als Preisträger zu-
rück. 27 Jugendliche der 84 Bundes-
wettbewerbsteilnehmer lernen im
Musikgymnasium Schloss Belvedere
in Weimar, die anderen kommen aus
den Thüringer Musikschulen oder
erhalten privaten Musikunterricht.

Die Landesmusikakademie ist das
jüngste Projekt des Landesmusikra-
tes Thüringen. Mit mehr als 10 000
Besuchertagen gerät sie bei der Über-
nachtungskapazität allmählich an ihre
Grenzen. Immer mehr große Ensemb-
les möchten in der Landesmusikaka-
demie arbeiten, doch sind sie schwierig
unterzubringen. Die künftigen Her-
ausforderungen liegen unvermindert
in der weiteren Verbesserung der Ar-
beitsbedingungen für die Gäste. Auch
für 2008 sind weitere Instrumenten-
ankäufe notwendig. Außerdem müs-
sen langfristig Veränderungen zur
Verbesserung der Akustik in den
Unterrichtsräumen und in den Säu-
lenhallen vorgenommen werden. Mit
dem Abschluss der Pilotphase gilt es
nun, die Konsolidierung und Profil-
bildung der Akademie weiter voran-
zubringen und das langfristige Ziel,
den Ausbau des Jägerhauses mit sei-
nem umliegenden Gelände zum Gäs-
tehaus der Akademie, nach Kräften

zu betreiben. Neu in das Programm
der Akademie wird im Herbst 2008
die Musik-Mentoren-Ausbildung auf-
genommen.

Anlässlich des Deutschen Musik-
schultages 2008 fand in Thüringen
wieder ein großes Orchestertreffen
statt. 15 Kinder- und Jugendorches-
ter der kommunalen Musikschulen
kamen vom 13. bis 15. Juni zu ei-
nem gemeinsamen Workshop zusam-
men. Waren es 2005 „nur“ 230 Teil-
nehmer, so freuten sich in diesem Jahr
über 350 Musikschüler auf ein au-
ßergewöhnliches Wochenende im Fe-
rienpark „Feuerkuppe“. Dieses als Ge-
meinschaftsprojekt von Landesmusik-
rat, Jeunesses Musicales Thüringen und
dem Landesverband der Musikschu-
len initiierte Treffen, unterstützt vom
Thüringer Kultusministerium und der
Sparkassen-Kulturstiftung Hessen-
Thüringen, wurde mit einem Konzert
aller teilnehmenden Orchester eröff-
net. Danach stand intensive Proben-
arbeit auf dem Plan. Unter Anleitung
namhafter Dozenten erarbeiteten die
jungen Künstler ein sinfonisches Pro-
gramm mit Werken verschiedener mu-
sikgeschichtlicher Epochen von Klassik
bis Moderne. Es wurde ihnen die Mög-
lichkeit geboten, Erfahrungen im Zu-
sammenspiel in einem großen Orches-
ter zu sammeln, neue Orchesterlite-
ratur zu studieren und in verschiede-
nen Kursen auch andere musikalische
Standpunkte und Arbeitsweisen ken-
nenzulernen. Glanzvoller Höhepunkt
des Treffens war das gemeinsame Ab-
schlusskonzert am Sonntag in der Lan-
desmusikakademie in Sondershausen
sein, wo das erarbeitete Programm
des „Riesen-Orchesters“, aber auch die
Ergebnisse der einzelnen Kurse vor-
gestellt wurden.

„Mit hervorragendem Erfolg“ und einem 1. Platz kehrte das Jugendgitarren-
ensemble der Musikschule Erfurt vom 26. Deutschen Orchesterwettbewerb
zurück.              Foto: Holm Köbis
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Nach neun Tagen intensiven Musi-
zierens, der Begegnung und des
Austauschs endete am 17. Mai der
45. Bundeswettbewerb „Jugend musi-
ziert“. Mit über 2000 Jugendlichen
war es erneut ein Wettbewerb der
Rekorde.

Die Teilnehmer hatten sich über
die vorausgehenden Regional- und
Landeswettbewerbe für das Finale in
Saarbrücken qualifiziert. Nach acht
Tagen in konzentrierter Wettbewerbs-
atmosphäre, in denen sich die Musi-
ker mit ihren Wettbewerbsprogram-
men vor den 17 Jurygremien präsen-
tierten, stand das Ergebnis 2008 fest:
295 Teilnehmer erhielten einen Ers-
ten Bundespreis, 470 einen Zweiten
und 619 einen Dritten Bundespreis.

˜ Bundeswettbewerb „Jugend musiziert“

Niveau erneut stark gestiegen
Für diese 1384 besonders erfolg-

reichen Musiker endet „Jugend mu-
siziert“ 2008 nicht mit dem Abschluss-
konzert. Aufgrund ihrer Leistungen
werden sie alle eingeladen, sich in
einem besonderen Wettbewerb im
September, den „Wochenenden der
Sonderpreise“ („WESPE“), mit Wer-
ken der Klassischen Moderne, mit Zeit-
genössischer Musik, einem eigenen
Werk, dem Werk einer Komponistin,
mit verfemter Musik, einer Urauffüh-
rung oder einem Werk der Klassik
zu beschäftigen.

Rund 520 Musiker waren im Bun-
deswettbewerb in Solokategorien ange-
treten: Klavier, Harfe und Gesang
lauteten die Kategorien. 1500 Musi-
ker hatten sich in Kammermusik-En-
sembles für den 45. Bundeswettbe-
werb angemeldet: Streicher-, Bläser-
und Akkordeon-Ensembles sowie En-
sembles für Neue Musik. Von den
über 2000 Nachwuchsmusikern hat-
ten 180 sogar an einem weiteren Wer-
tungsspiel teilgenommen, also zwei
vollständige Wettbewerbsprogramme
vorbereitet.

Der Vorsitzende von „Jugend
musiziert“, Reinhart von Gutzeit, zog
ein positives Resümee: „Die Teilneh-
merzahlen haben in diesem Jahr er-
neut einen Höchststand erreicht. Das
war für die Planung und Durchfüh-

rung des Bundeswettbewerbs eine
enorme Herausforderung. Denn un-
ser Ziel lautet ja, den jungen Leuten
während der Wettbewerbstage opti-
male Bedingungen zu bieten. Die Stadt
Saarbrücken hat dazu einen wertvol-
len Beitrag geleistet. Alle, vor und hinter
den Kulissen des Wettbewerbs, ha-
ben sich hier sehr wohl gefühlt. Auch
auf die rund 300 Wertungsspiele hat
sich das positiv ausgewirkt. Allesamt
fanden sie in einer Atmosphäre ho-
her Konzentriertheit statt. Übrigens
können wir nun auch die Befürch-
tung ausräumen, „Jugend musiziert“
habe die Zeitgenössische Musik aus
ihren Teilnahmebedingungen ver-
bannt: Gerade die Musikbeiträge in
den fünf Preisträgerkonzerten bele-
gen, dass das Interesse daran unge-
brochen hoch ist und dass auf höchs-
tem Niveau musiziert wurde. Insge-
samt ist das Niveau erneut gestiegen
und in vielen Wettbewerbskategori-
en bereits jetzt den Anforderungen
an den Musikhochschulen vergleich-
bar. Zu verdanken ist dies unter an-
derem der qualifizierten Arbeit, die
an der Basis von den Musikpädago-
gen geleistet wird.“

Die vier Preisträgerkonzerte und
das Abschlusskonzert demonstrierten
einmal mehr die meisterhaften Fähig-
keiten der soeben gekürten Bundes-
preisträger: 56 Musikbeiträge waren
zu hören, präsentiert von 125 Musi-
kern. In einem dem Abschlusskon-
zert vorangestellten Festakt, in dem
„Jugend musiziert“ auch den saarlän-
dischen Ministerpräsidenten Peter
Müller begrüßen konnte, würdigten
die 25 Institutionen und privaten Stifter
mit der Vergabe von Sonderpreisen
an ausgewählte Bundespreisträger die
Leistungen des Bundeswettbewerbs.
Rund 70000 Euro waren für Bun-
despreisträger 2008 ausgelobt.     ¿

Susanne Fließ

Applaus nach dem Wertungsspiel: Saarbrücken erlebte bei „Jumu“ über 2000
Teilnehmer, von denen 295 einen ersten Bundespreis erhielten.           Foto: E. Malter

Breitkopf unterstützt nun auch Chor-
dirigenten, so wie in den vergangenen
Jahren Orchesterleiter wie Cornelius
Meister (in der Bildmitte zwischen Pro-
jektleiter Andreas Bausdorf und Frank
Reinisch, Abteilungsleiter für Werbung
und Redaktion) prämiert wurden.

Mit der Teilnahme an Meisterkur-
sen bietet das „Dirigentenforum–Chor“
dem talentierten dirigentischen Nach-
wuchs im Chorbereich eine Plattform
zur künstlerischen Weiterbildung und
Qualifizierung. Als wichtiger Koope-
rationspartner und Mentor der Stipen-
diaten unterstützt der RIAS-Kammer-
chor die neue Förderidee mit Meister-
kursen, Proben und der Möglichkeit
professioneller Auftritte.

Caroline Gehring ¿

Kooperation mit Breitkopf
Mit dem erfolgreichen Start des Sti-
pendiatenprogramms erweitert auch
der Verlag Breitkopf & Härtel seine
Förderung. Preisträger, die in die 2.
Förderstufe aufgenommen werden,
erhalten ebenso wie beim „Dirigen-
tenforum – Orchester“ einen Noten-
gutschein für das Breitkopf-Verlags-
programm. Seit über zehn Jahren unter-
stützen Breitkopf & Härtel das Förder-
programm für begabte Orchesterdiri-
genten. In diesem Jahr hat der Verlag
den Wert des Notengutscheins deut-
lich erhöht. Das weitere Ziel der Ko-
operation von Dirigentenforum und
Breitkopf bleibt, junge Dirigenten mit
den neuesten Editionsergebnissen ver-
traut zu machen. Bei Werkstattgesprä-
chen und Kursen mit erfahrenen Diri-
genten stellen Herausgeber und Lektoren
Erkenntnisse vor und regen neue In-
terpretationen an.

Jüngst wurden in Bonn beim Meis-
terkurs mit Kurt Masur, zu dem Breit-
kopf das Aufführungsmaterial bereit
stellte, die Beethoven-Symphonien Nr.
3 und 4 und die Egmont-Ouvertüre
erfolgreich einstudiert und aufgeführt.
In Berlin findet nun der 1. Workshop
des „Dirigentenforum-Chor“ mit dem
Philharmonischen Chor Berlin unter
der Leitung von Jörg-Peter Weigle statt
(27. bis 29. Juni). Talente werden so
entscheidend gefördert und das Mu-
sikleben nachhaltig bereichert.      ¿



Wirbelnde Netz-
musiker:
André Bosse,
Veit Sprenger und
Tobias Röger (v. l.).
Fotos: Kay, Tschernij, Weber

Treff von Klang-Digitalisten, Netnerds und Elektrofricklern:
Andrea Rothaug über den Szenekongress „Operation Ton“

»THIS WILL LOOK COMPLETELY

different IN THE FUTURE«

„Die digitale Zukunft muss keiner fürchten
– sie ist längst Gegenwart.“ Mit diesen Wor-
ten hätte „Operation Ton“, der erste musikali-
sche Zukunftskongress in Hamburg, eröffnet
werden können. Eine Stimme aus der Szene.

„Operation Ton“ ist der zukunftsnahe Kon-
gress der Hamburger Institution RockCity Ham-
burg e. V. Hier präsentieren sich innovative, au-
dionetzaffine Projekte und Prediger, die keine
Angst vor der digitalen musikalischen Zukunft
haben, sondern diese Angst eher bei ihren Kol-
legen geschürt haben. Der bewusst räumlich
schmal gehaltene Kongress hat Menschen auf-
gespürt, die Digitalisten der ersten Stunde oder
zumindest Elektrofrickler, Netnerds oder Co-
pyright-Fetischisten mit Wirkungsfeld Musik sind.
Menschen, die keinerlei Berührungsängste mit
digitalen Contents, Creative Commons, Open
Source oder Netzkunst haben. Menschen, die
Urheber, Ideenschmiede, Wirbler oder Einzel-
kämpfer mit Größenwahn, Genie und Gabe sind
und frei über ihre Kunst verfügen.

„Operation Ton“ gilt dabei als der erste Kon-
gress für musikalische Zukunftsfragen, der sein
Publikum selbst castet, dessen Gäste eine Emp-
fehlung benötigen und der so erregt, weil er
ohne Berührungsängste zukunftsnah zur Bewe-
gung animiert und dabei konsequent kreativ
bleibt. Dabei denken und handeln Vortragen-
de, Künstler, Publikum und Organisatoren über
Geschäftsbeziehungen, Kopf- und Landesgren-
zen bis ins Weltall hinaus und hinterlassen dabei
gern einen Kondensstreifen auf dem Desktop.

Als der Verein RockCity Hamburg e.V. 2006
antrat, den fachlich konsequent, inhaltlich ra-
dikal, aber thematisch liebevoll ausgestatteten
Kongress auf die Beine zu stellen, wurde den
Gründern schnell deutlich, dass stereotype
Angstszenarien aufzubrechen sind. Die Tatsa-
che, dass die Plattenfirmen, Verlage, Agentu-
ren, Politiker, Professoren, aber auch Eltern
häufig wie Kaninchen vor der Schlange sitzen,
während sich die individuell und unabhängig
handelnden Kreativen schon virtuos durch den
digitalen Orbit programmieren, schaffte Hand-
lungsbedarf.

Frehn Hawel, Vorstandsmitglied der Insti-
tution und selbst Musiker: „Wir wollten Mut zum
Aufbruch machen, Menschen zeigen, die frei
und ungeniert neue Wege musikalischer Schaf-
fensprozesse kennen, gehen und darüber ent-
flammt sprechen. Motivation und Bewegung
hin zu erfolgreichem Handeln, die heute stark
von persönlichen Positionen oder Dispositio-
nen abhängig sind, war unser Ziel.“

Und so begaben sie sich auf die Suche nach
kreativen Musikschaffenden, die die eigene
Angst nicht befriedigen, sondern vielmehr be-
wegende und bewegte weltreisende Spotlights
in der mondo digitalis sind. So konnte der Ver-
ein den Hamburger Performance-Künstler Veit
Sprenger mit seinen diversen interdisziplinären
und internationalen Projekten, die keine Rück-
sicht auf Machbarkeiten nehmen, ebenso als
Animateur des Geistes gewinnen wie den Ber-
liner Komponisten und Theaterregisseur Juli-
an Klein, der ohne Berührungsängste Zeit, Ton,
Netz und Strom zusammenführte, in dem er ein
lebendiges Netz aus Gehirnen performte, das
via Gedankenaustausch Melodien komponier-
te. Auch Volker Grassmuck, bekannt durch die
Berliner Konferenz „Wizard of Oz“, und der
Lübecker Regisseur und Filmproduzent Cay
Wesnigk gelten als ausgefuchste Netnerds, die
nicht nur zeigen, auf welche Art alte Systeme
nicht mehr funktionieren, sondern auch neue
kreative Positionen beziehen und verbreiten.
Sehr animierend war auch der Vortrag des au-
diovisuellen Trios „Augsburger Tafelkonfekt“,
die aus digital erzeugten Klangwelten und Kin-
derspielzeug aus den 70er Jahren neue Instru-
mente schufen, bei denen die Trennung zwi-
schen Nutz und Kunstwerk verschmilzt und damit
einen radikal-poetischen Fingerzeig auf die Ori-
ginalität der digitalen Kunst geben.

Wer ist hier Autor und wer ist Werk, fragen
die einen. Verkaufbare Musik oder irrwitziges
Gefrickel, die anderen. Kreative Aufmerksam-
keit ermutigt, bestärkt durch den hier performten
Vortrag, die persönliche Position als individu-
ell zu begreifen und sie gleich darauf in Frage
zu stellen. So gibt der Sänger der „Wohlstands-
kinder“, Tobias Röger, preis, wie man ein gut-

bezahlter Textdichter bei Universal Music wird
und gibt gleich allen mit auf den Weg, dass er
das aber nicht ist. Auch Sarah Bogner, Aktions-
künstlerin aus Wien, macht deutlich, dass ihre
Theatermusik die Hochkultur zwar erschreckt,
aber sie wenigstens bezahlen kann.

Das Ziel der Veranstaltung ist es, keine Ant-
worten auf Fragen zu geben, keine rein finan-
ziell erfolgreichen Unternehmer abzubilden, son-
dern vielmehr neue Fragen aufzuwerfen und
Mut zum gewagten Gedanken zuzulassen. „Je
ungewöhnlicher die Idee, desto höher die Chan-
ce zu begreifen, dass zum Denken Mut gehört,“
meint eine junge Netzlabel-Betreiberin aus
Berlin. „Man sollte Unrast stärker als Chance
und nicht als Bedrohung empfinden. Das habe
ich heute begriffen.“ Der Verein RockCity, der
als Förderin der guten Töne seit vielen Jahren
mit seinen ungewöhnlichen Konzepten konti-
nuierlich Impulse in die Hamburger Szene gibt,
sorgt inzwischen auch auf Bundesebene für sze-
nenahe Kompetenz in der Popmusikförderung.
„Wir hatten damals keine Angst vor der Schall-
platte und haben heute keine Angst vor dem
Netz. Musik, Schallplatte oder Internet machen
nicht krank, wie damals vielfach beschworen,
sondern sorgen bei fachgerechter Nutzung für
umwälzende kreative Möglichkeiten“, lacht
Frank Dostal mit einer ökologisch einwandfreien
Linsenmus-Schnitte in der Hand. Und „da Krank-
heit immer eine Frage der persönlichen Dispo-
sition ist“, so  Sebastian Reier, Präsident der
Innung, „wollen wir hier von der Motivation zur
Bewegung kommen. Die tut nicht nur unseren
Beinen gut, sondern auch den verstaubten Sy-
napsen.“       

U www.rockcity.de

Die Autorin:
Andrea Rothaug studierte Literatur, angewandte
Linguistik und Russistik und ist heute Kulturmanagerin,
freie Romanautorin und Texterin. Sie arbeitet als
Geschäftsführerin bei RockCity Hamburg e. V. und im
Clubkombinat Hamburg e. V.
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MUSIK IM digitalen
Hörfunkzeitalter
Lineare Programme sterben langsam aus:
Johannes Grotzky zu den Möglichkeiten des
modernen Radios

Der Anteil der Musik an der Gesamtheit
aller Programme beträgt vermutlich über 60
Prozent. Nicht umsonst unterscheidet die
Medienforschung die Ausrichtung dieser Pro-
gramme nach zahlreichen Musiksparten, wäh-
rend man sich bei den deutlich weniger aus-
gestrahlten Wortprogrammen auf Begriffe wie
Info-, Kultur- oder gehobene Programme be-
schränkt.

In Deutschland stehen den 54 ARD-Hör-
funkprogrammen – ohne die Angebote von
Deutschlandradio und Deutsche Welle – gut
200 kommerzielle Sender gegenüber. Gleich-
wohl erreichen die ARD-Hörfunkprogram-
me rund 51 Prozent oder 33,2 Millionen der
deutschen Erwachsenen pro Tag.

Diesen eindrucksvollen Zahlen für den
Radiokonsum steht jedoch eine Tendenz
entgegen, die den Radiomachern Sorge be-
reitet: Fast 30 Prozent aller jungen Menschen
bis 19 Jahren haben sich vom Radio verab-
schiedet. Sie wollen zeitsouverän bestimmen,
wann sie etwas hören, aber auch inhaltlich
darüber entscheiden, was sie hören. Die Kon-
kurrenz kommt aus dem Internet, das von
diesen Jugendlichen zu 97 Prozent genutzt
wird, gefolgt von den 20- bis 29-Jährigen, die
zu 87 Prozent das Internet nutzen.

„Eine strikte Trennung zwischen Fernse-
hen und Hörfunk einerseits und dem Inter-
net andererseits, wie sie bei Erwachsenen noch
Gültigkeit hat, trifft für Jugendliche nur be-
dingt zu“, ist in der ARD/ZDF-Online-Stu-
die (Internet zwischen Hype, Ernüchterung und
Aufbruch, Baden-Baden 2007) zu lesen.* Für
Jugendliche verschmelzen demnach alle
Medien zu einem großen Konsumangebot,
das sie nach Belieben mischen, ergänzen und
nutzen. Dafür stellen sie bereits täglich mehr
als 100 Minuten aus ihrem Zeitbudget zur
Verfügung.

Vor diesem Hintergrund müssen auch die
Radiomacher zweigleisig verfahren. Einerseits
benötigt die immer noch große Zahl der
Radiohörer weiterhin die Vielzahl linearer Pro-
gramme, die sich nach musikalischer Anmu-
tung, regionalem und überregionalem Infor-
mationsbedürfnis und kultureller Vielfalt unter-
scheidet. Andererseits muss der Hörfunk
Zukunftssicherung betreiben, indem Radio
„on demand“ so zu Verfügung gestellt wird,
dass es als Stream im Internet oder als Pod-
cast (siehe Kasten auf Seite 38), aufgeschlüs-
selt nach Einzelbeiträgen und Spartenange-
boten zur Verfügung gestellt wird.

Millionen Menschen in
Deutschland hören täglich

Radio. Und Sie hören überwiegend
Musik.

54
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In beiden Fällen hat die Digitalisierung einen
entscheidenden Wandel bewirkt, und zwar
für Produzenten wie Konsumenten gleich-
zeitig. Der Computer ersetzt Bandmaschinen
ebenso wie Radiogeräte. Im Bereich der Musik
ist die so genannte CD-Qualität zum Stan-
dard geworden. Alte analoge Aufnahmen
werden digitalisiert, sie können sogar digital
gereinigt werden. Die Zeit der Stereofonie
ist vom Mehrkanalton abgelöst worden. Hier
hat interessanterweise die DVD Vorschub
geleistet. Um sich die Bedeutung der Musik
für das Erleben eines Films klar zu machen,
reicht ein einfaches Experiment: Man schal-
te zunächst den Ton aus und schaue den Film
lautlos an. Dann die umgekehrte Erfahrung:
eine DVD ohne Bild, aber mit einem Mehr-
kanalton in 5.1 – jetzt sogar als 7.1 möglich
– und die emotionale Erlebniswelt, die man
bei der rein visuellen Darstellung vermisst hat,
kehrt zurück.

Diese auditiv-emotionale Welt wird etwas
unkorrekt, aber doch assoziativ verständlich,
gerne als „Kino im Kopf“ bezeichnet. Die
Intensität dieses Erlebens wäre ohne die Di-
gitalisierung nicht möglich. Für den Hörfunk
hat dies natürlich erhebliche Konsequenzen.
Im Bereich der klassischen Musik wurde nach
Wegen gesucht, nicht nur Mehrkanalton auf
SACD zu produzieren und zu verkaufen. Der

Mehrkanalton sollte auch über die Ausstrah-
lung im linearen Programm an die Hörer
gebracht werden. Dieser Weg führt nicht über
traditionellen UKW-Empfang, auch nicht über
das Kabel. Deshalb hat die ARD einen eige-
nen digitalen Satelliten in Betrieb genommen
(DVB-S), um darüber in digitaler Qualität die
Hörfunkprogramme abzustrahlen. Und hier
wiederum ist es eine Domäne der klassisch-
orientierten Programme und der künstleri-
schen Wortproduktionen, Mehrkanalton aus-
zustrahlen.  Bayern 4 Klassik überträgt bereits
alle Konzerte der eigenen Orchester live in

dieser hochwertigen Qualität. Bald soll  beim
Fernsehen das hoch auflösende Bild als HDTV
Standard werden. Parallel dazu wird auch
Mehrkanalton eine zunehmende Bedeutung
für das Radio erhalten. Denn hochwertige
Produkte des Radios leben nicht nur von der
einmaligen Ausstrahlung oder der Wieder-
holung im linearen Programm. Das Bestre-
ben um Nachhaltigkeit gebietet es, Produk-
tionen als CD oder Podcast dem Rezipienten
weiter zur Verfügung zu stellen.

Der Markt für klassische Musik bedient
nur ein Marktsegment, das zudem deutlich
kleiner ist als der restliche Musikmarkt. Das
weit größere Interesse für Rock, Pop, Hip-
Hop, auch Oldies, Schlager und die Szene
regionaler Musikmacher spiegelt sich auch
in einem entsprechend größeren Angebot an
Hörfunkprogrammen wieder. Die technische
Qualität der Neuproduktionen ist durch die
Digitalisierung ebenso beeinflusst wie durch
die Möglichkeit zu neuartigen musikalischen
Effekten.

Größere Individualität

Das lineare Programm hat sich dadurch
nicht nachhaltig geändert. Es bedient den
Musikgeschmack mehr oder weniger treff-
sicher nach Zielgruppen, die von der Me-
dienforschung und über Musiktiteltests mit
definiert werden. Für diese Zielgruppen, die
in der Regel auch nicht ihr eigener Programm-
direktor sein wollen oder können, bietet das
Internet eher die Möglichkeit einer Programm-
begleitung. Aktivere und meist jüngere Zeit-
genossen hingegen erwarten vom Musikan-
gebot eine größere Individualität. Auf zahl-
reichen Plattformen kann man nun gegen
Geld nahezu jeden Musiktitel, der auf CD
vorrätig ist, im Internet abrufen und herun-
terladen. Niemand muss mehr eine ganze CD
mit zahlreichen Zusatztiteln kaufen, wenn ihn
nur ein einziger Song interessiert. In den USA

Experimenten Raum geben: In seiner „musica viva“-Reihe fördert der Bayerische Rundfunk
die neue Musikszene mit Kompositionsaufträgen und Aufführungen der klassischen Moderne,
wie hier mit der Erhu-Spielerin Song Fei, unterstützt vom Sinfonieorchester des Senders.

Ohne Digitalisierung und Internet undenkbar: Beim „Bavarian Open“-Festival stellt der
Bayerische Rundfunk die noch nicht etablierte einheimische Rock- und Popszene vor – und
ermöglicht den weltweiten Zugriff auf deren Musik. Die Konzerte werden nicht nur im Radio
übertragen, sondern auch im Internet kostenlos zum Download zur Verfügung gestellt.
Im Bild: The Books beim Bavarian Open 2006.                                                                   Foto: Edward Beierle
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bieten bisherige Plattenläden bereits an, dass
man sich aus dem Gesamtangebot aller Titel
eine eigene CD zusammenstellen und bren-
nen lassen kann. Die Mischung unterschied-
licher Titel kann also in jedem Fall privat oder
im Laden als eigene CD erstellt werden, ge-
wissermaßen eine Individualisierung der Hit-
paraden.

Das weitaus üblichere Verfahren ist jedoch
die stetige Aktualisierung von Musik auf den
MP3-Playern, die in rasanter Geschwindig-
keit die internationalen Märkte erobert ha-
ben. Was nicht das Ende für das Radio be-
deu- ten muss. Ganz im Gegenteil: In der
Individualisierung liegt die neue Chance des
Massenmediums „Radio im Internet“. Zum
Auftrag des öffentlich-rechtlichen Rundfunks
gehört bekanntlich auch die Förderung kul-
tureller Entwicklungen. Dabei kommt  dem
nicht-kommerziellen Sektor besonderes Au-
genmerk zu. Für die Musik heißt dies: Förde-
rung der neuen Musikszene in möglichst vielen
Bereichen.

Am Beispiel des Bayerischen Rundfunks
lassen sich dabei folgende Felder benennen:
ˇ Kompositionsaufträge und Aufführungen
der klassischen Moderne in der „musica viva“-
Reihe,
ˇ Sendungen mit neuer Musik der in der
Region wirkenden Komponisten in der „Con-
certo Bavarese“-Leiste,
ˇ aber auch die sehr erfolgreiche Neuent-
wicklung von „Bavarian Open“, einem Festi-
val für Rock und Pop der einheimischen Szene
in Begegnung mit internationalen Gruppen.
Hier findet die nachhaltigste Förderung deut-
scher und bayerischer Pop- und Rockmusik
statt, die nicht nur im Radio übertragen, son-
dern auch im Internet kostenlos zum Her-
unterladen zur Verfügung gestellt wird. Denn
es handelt sich dabei um die Förderung von
Musikgruppen, die zumeist noch nicht bei
einem CD-Label unter Vertrag sind, sich aber
mit Hilfe des öffentlich-rechtlichen Rundfunks
auf dem Markt etablieren können. Diese För-
derung, die letztlich weltweiten Zugriff auf
diese Musik erlaubt, wäre ohne Digitalisie-
rung und ohne Internet undenkbar.

Manko beim digitalen
Hörfunkempfang

Trotz dieser sehr wichtigen und erfolgrei-
chen Unternehmungen bleiben noch viele
offene Fragen zur Zukunft des digitalisierten
Radios bestehen. Denn dem Publikum wird
mehrheitlich digital hochwertig produzierte
Musik angeboten, während digitaler Satelli-
tenempfang oder digitaler Kabelempfang noch
in der Minderheit sind. Die meisten Radios
empfangen analoges UKW. Während also das

Fernsehen sich anschickt, europaweit ab 2012
den analogen Empfang gänzlich abzuschal-
ten, sind für den Hörfunk die Perspektiven
noch unklar. Dabei steht bereits seit zehn Jah-
ren ein digitaler terrestrischer Empfang als DAB
(Digital Audio Broadcast) zur Verfügung. Mit
der richtigen Feldstärke kann hier CD-Qua-
lität für alle Programme geliefert werden, völlig

Die Generationszyklen digitaler Entwick-
lungen werden immer kürzer. Wer sich vor
zehn Jahren einen Computer angeschafft hat,
verfügt heute über ein museales Ausstellungs-
stück. Denn Geschwindigkeit der Prozesso-
ren wie Speicherdichte und Speicherumfang
haben sich nahezu exponential entwickelt.
Ganz so radikal war die Auswirkung auf den
digitalen Radiobetrieb zwar nicht, aber im
Prinzip konkurrieren nun mehrere Modelle
für digitales Radio nebeneinander. Mehr noch:
Digitalisierung bedeutet ja nur die Zerlegung
von Information in bestimmte elektronische
Einheiten, egal ob Text, Ton oder Bild. Ent-
sprechend wachsen die Möglichkeiten des
digitalen Radios weit über das Abspielen li-
nearer Programme hinaus. Zusatzdienste wie
Angaben zu Komponisten, zu den Auffüh-
rungsorten, Orchestern, Dirigenten, Solisten
– und zwar nicht nur im Text, sondern auch
als Bildinformation – sind ebenso möglich
wie die Einblendung von Notenmaterial, Fotos
von einem Live-Auftritt oder Rezensionen
zu einem Konzert. Auch Mitschnitte von
Sendungen auf einer SD-Karte oder auf ei-
nem internen Speicher sind kein Problem.
Ebenso ist es möglich, bei einem wichtigen
Telefonat die Radiosendung zu stoppen und
nach einer Pause genau an der Stelle weiter-
zuhören, wo sie unterbrochen wurde.

Problem: Standardisierung
In der Debatte um die Zukunft des Digi-

talradios spielen freilich neue Komprimierungs-
verfahren eine große Rolle. Denn die Kapa-
zität an Bandbreite ist beschränkt. Künftig wird
man auch hier bei gleich bleibender Kapazi-
tät ein Mehr an Informationen anbieten kön-
nen, dies allerdings um den Preis, dass eine
Standardisierung nur schwer durchzusetzen
ist. Man erinnere sich an den Wettlauf ver-
schiedener Video-Systeme, von denen allen-
falls zwei überlebt haben. Denselben Wett-
lauf erleben wir derzeit im Kampf um die
Nachfolge der DVD.

Das digitale Radio ist also von solchen kon-
kurrierenden Entwicklungen nicht ausgenom-
men. Das Ziel all dieser Entwicklungen soll-
te jedoch sein, dass das Radio mittelfristig
keine analoge Insel in einer digitalen Welt
bleiben darf. Denn dann würde auch die
Qualität musikalischer Produktionen und Sen-
dungen für den Hörfunk vom Publikum unter
Wert wahrgenommen.      
* Aktuelle Zahlen und Ergebnisse der ARD/ZDF-
Onlinestudie 2008 sind ab Ende Juli im Internet abrufbar:
www.daserste.de/service/studie.asp

Der Autor:
Dr. Johannes Grotzky ist seit dem 1. Januar 2002
Hörfunkdirektor des Bayerischen Rundfunks. Im Januar
2007 trat er seine zweite Amtszeit an.

Kurz erklärt

Stream / Radio on demand
Stream bzw. Streaming Audio (auch
bekannt als Web-Radio) sind aus einem
Computernetzwerk empfangene und
gleichzeitig wiedergegebene Audio-
daten. Streaming nennt man den Vor-
gang der Übertragung selbst, während
gestreamte Programme als Livestream
bezeichnet werden. Streaming Media
stellen das Internet-Äquivalent zu her-
kömmlichen Sende-Technologien wie
Hörfunk oder Fernsehen dar. Programm-
formate sind „Radio on demand“ bzw.
„Video on demand“. Um „gestreamte“
Angebote nutzen zu können, ist auf der
Empfängerseite ein in einen Web-Brow-
ser integriertes Plug-in oder ein eigen-
ständiges Wiedergabeprogramm erfor-
derlich.

Podcast
Ein Podcast (zusammengesetzter Begriff
aus „iPod“ und „Broadcasting“) be-
zeichnet das Produzieren und Anbieten
von Mediendateien (Audio- oder Video-
Podcast) über das Internet. Ein einzelner
Podcast ist eine Serie von Medienbeiträ-
gen (Episoden), die über einen Sender
(„Feed“) bezogen werden können. Pod-
casts sind wie Radio- oder TV-Sendungen,
die aber unabhängig von Sendezeiten zu
konsumieren und als Teilbereich von
„Video/Audio on demand“ anzusehen
sind. Während die „on demand“-Ange-
bote im Allgemeinen kostenpflichtig
sind, werden Podcasts von den „Feeds“
meist gebührenfrei und sukzessive im
Internet zur Verfügung gestellt.

knister-, rausch- und störungsfrei. Es gehört
zu den Geheimnissen einer rätselhaften In-
novationsunlust, warum Industrie und Hör-
funk (privater wie öffentlich-rechtlicher) in
Deutschland diesen digitalen Hörfunk nicht
ebenso erfolgreich durchgesetzt haben wie
Großbritannien.
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AKZENTE

Otto ist Vorsitzender des Ausschusses für
Kultur und Medien des Deutschen Bundes-
tags, war Mitglied der Enquete-Kommission
„Kultur in Deutschland“ und ist als Mitglied
im Programmausschuss von RTL tätig. Chris-
tian Höppner sprach mit ihm über Präsen-
tationsformen und Online-Aktivitäten des
öffentlich-rechtlichen Rundfunks, die Quali-
tät von privaten Sendeformaten und den
12. Rundfunkänderungsstaatsvertrag.

Schlägt Ihr Herz eher für die privaten
oder für die öffentlich-rechtlichen Rundfunk-
sender?

Hans-Joachim Otto: Ich nutze die
öffentlich-rechtlichen Angebote häufiger
als die privaten. Dennoch halte ich das
Vorhandensein von privaten Sendern im
Sinne eines dualen Rundfunksystems für
äußerst notwendig.

Wie sehen Sie beide Bereiche derzeit
aufgestellt?

Otto: Die öffentlich-rechtlichen Sende-
anstalten, die weltweit über die höchste
Gebührenfinanzierung verfügen, unterliegen
auf der Jagd nach jüngeren Zuschauern
und Hörern immer stärker der Versuchung,
Programmformate der Privaten zu imitieren.
Das ist ein Irrweg. Die Öffentlich-Recht-
lichen müssen sich auf ihren spezifischen
öffentlich-rechtlichen Auftrag zurückbesin-
nen, der in erster Linie darin besteht, Bil-
dung, Informationen und insbesondere
Kultur zu vermitteln und nicht darin, mas-
sentaugliche Plagiate von privaten Sendun-
gen zu senden.

Mit diesem Auftrag ist auch das
Erreichen junger Menschen verbunden. Sollte
sich der öffentlich-rechtliche Rundfunk hin-

FDP-Medienexperte
Hans-Joachim Otto
kritisiert die Jagd der
öffentlich-rechtlichen
Sender nach jungen
Zuschauern über
imitierte Programm-
formate der Privaten:

   »DAS IST EIN Irrweg!«
Nicht massentaugliche

Plagiate privater TV-
Angebote, sondern Besinnung
auf den Vermittlungsauftrag für
Kultur, Bildung und Information –
das fordert der Medienpolitiker
Hans-Joachim Otto (FDP) von
den öffentlich-rechtlichen
Anstalten vor dem Hintergrund
der Diskussionen um Programm-
und Online-Inhalte.

© Otto
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sichtlich des Mediennutzungsverhaltens von
jungen Menschen deshalb nicht gerade im
Online-Bereich erweitern dürfen?

Otto: Selbstverständlich sollen öffent-
lich-rechtliche Sendeanstalten ihre Rund-
funkprogramme auch über das Internet
verbreiten dürfen. Das ist unstrittig. Sie
sollen auch sendungsbezogene Inhalte als
Zusatzinformationen ins Internet stellen
dürfen, aber sie sollen sich meiner Auffas-
sung nach keinen unfairen Wettbewerb
mit privaten Anbietern liefern. Dort, wo es
bereits Vielfalt und Qualität gibt, die ich
insbesondere bei text- und bildbasierten
Angeboten – also bei Nachrichtenportalen
– sehe, müssen sich die Öffentlich-Recht-
lichen raushalten, denn andernfalls würden
sie im Ergebnis die bisher erreichte Vielfalt
und Qualität reduzieren, wie das beispiels-
weise momentan in England der Fall ist.

Sie haben in einem aktuellen Inter-
view in der Zeitschrift „Das Parlament“ vom
Juni 2008 in diesem Zusammenhang den
Öffentlich-Rechtlichen vorgeschlagen, anstelle
des Internets andere Präsentationsformen für
ihre Programme zu nutzen. An welche Formen
denken Sie?

Otto: Die Öffentlich-Rechtlichen heißen
Rundfunkanstalten und nicht Multimedia-
anstalten. Dementsprechend haben sie sich
darauf zu konzentrieren, Rundfunkpro-
gramme herzustellen und sie allen Rund-
funkteilnehmern zugänglich zu machen. Im
Onlinebereich gibt es bereits eine Vielfalt
an qualitativ hochwertigen Inhalten privater
Anbieter. Deshalb darf der Onlinebereich
kein selbstständiges Standbein, also nicht
die „dritte Säule“ der Öffentlich-Rechtlichen
werden. Die Folgen sowohl für die Kosten
als auch für den Wettbewerb wären abseh-
bar negativ. Die Kernkompetenz und das
Kernangebot der Öffentlich-Rechtlichen
muss der Rundfunk bleiben. Dieser kann
über alle Verbreitungswege an den Nutzer
gebracht werden. Aber die Öffentlich-Recht-
lichen sollten privaten Anbietern dort, wo
Vielfalt und Qualität bereits vorhanden
sind, mit ihrer gebührenfinanzierten Macht
keinen Verdrängungswettbewerb liefern.

Wie stehen Sie zu ereignisbezogenen
Onlineaktivitäten des öffentlich-rechtlichen
Rundfunks?

Otto: Ereignisbezogene Aktivitäten sollen
bitteschön auch im Rundfunkprogramm
gezeigt werden. Warum sollte man aber
das, was man im Rundfunkprogramm für
entbehrlich hält, dann im Internet präsen-
tieren? Diese Feststellung gilt insbesondere
für den großen Streitpunkt „Unterhaltung

und Events“. Wenn die öffentlich-rechtlichen
Rundfunkanstalten der Auffassung sind,
dass ein bestimmtes Ereignis wie ein Konzert
oder eine Sportveranstaltung es wert ist,
dann mögen sie es in einem ihrer zahlrei-
chen Hörfunk- und Fernsehprogramme
übertragen. Infolgedessen wären dann auch
sendungsbezogene Begleitinformationen
im Internet möglich.

Steht die Politik den Öffentlich-Recht-
lichen im Spannungsfeld von Qualität und
Quote auch dann zur Seite, wenn sich die
Quotenerwartungen nicht erfüllen?

Otto: Zum einen erkenne ich keinen
strikten Gegensatz zwischen Qualität und
Quote. Die Öffentlich-Rechtlichen haben,
wofür ich sie lobe, in der letzten Zeit einige
sehr ansprechende Eigenproduktionen
gemacht wie etwa die Filme Eine einzige
Tablette, Die Gustloff oder Die Flucht. Diese
hochwertigen Filme, in denen historische
Begebenheiten verarbeitet werden, haben
hervorragende Quoten erzielt. Das beweist,
dass man auch mit Qualität zahlreiche
Zuschauer erreichen kann. Zum anderen
stehen den Öffentlich-Rechtlichen in
Deutschland gerade deshalb über acht
Milliarden Euro Einnahmen zur Verfügung
– davon ergeben sich rund 7,5 Milliarden
aus Gebühren –, damit sie auch Programme
machen können, die sich eben nicht an
der Quote orientieren. Deshalb kritisiere
ich auch nicht, dass beispielsweise bei arte
oder bei 3Sat die Quoten viel niedriger
sind als etwa bei RTL oder bei Sat1. Im
Gegenteil: Ich finde, dass gerade solche
Programme wie 3Sat und arte den öffent-
lich-rechtlichen Anspruch mustergültig

erfüllen; und dafür zahle ich auch gerne
Gebühren.

Welche Auswirkungen sehen Sie für
die deutsche Medienlandschaft, sollte der von
den Ministerpräsidenten formulierte 12. Rund-
funkänderungsstaatsvertrag vor der Europäi-
schen Kommission nicht standhalten und
eventuell über den Europäischen Gerichtshof
geklärt werden müssen?

Otto: Es ist ein ausgesprochenes Armuts-
zeugnis, dass der deutschen Medienpolitik
andauernd entweder vom Bundesverfas-
sungsgericht in Karlsruhe oder von der EU-
Kommission in Brüssel der richtige Weg
vorgegeben werden muss und dass die
deutsche Medienpolitik nicht die Weitsicht
und Kraft hat, Reformen umzusetzen, die
sowohl den Vorgaben aus Karlsruhe als
auch aus Brüssel genügen. Es ist absehbar,
dass die bisherigen Vereinbarungen der
Ministerpräsidenten nicht den europäi-
schen Anforderungen genügen. Daher
empfehle ich, den Staatsvertrag so auszu-
gestalten, dass ein Gang zum Europäischen
Gerichtshof überflüssig wird, wir also nicht
schon wieder in ein Vertragsverletzungs-
verfahren bei der EU hineinrutschen.

Vor diesem Hintergrund wäre es ein
sehr sinnvoller Schritt, in Deutschland end-
lich eine einheitliche Aufsichts- und Regu-
lierungsstruktur für Öffentlich-Rechtliche
und Private zu schaffen. Es kann doch nicht
sein, dass private Veranstalter, die keine
Gebühren bekommen, einer schärferen
Aufsicht durch professionelle externe Auf-
sichtsgremien, nämlich die Landesmedien-
anstalten, unterliegen, während die Öffent-
lich-Rechtlichen, die eigentlich höhere Pro-

AKZENTE

Aus einer Presseerklärung von Hans-Joa-
chim Otto vom 11. Juni:

Die Ministerpräsidenten haben es … in
der Hand, ein zukunftsfähiges duales Rund-
funksystem auf den Weg zu bringen. Kern-
punkte müssen sein:
• die präzise Definition des öffentlich-recht-
lichen Funktionsauftrages und dabei insbe-
sondere eine klare Grenzziehung gegenüber
der freien Presse,
• die Einführung einer effektiven und un-
abhängigen Aufsichtsstruktur,
• das Festhalten an der grundsätzlichen Be-
schränkung gebührenfinanzierter Online-
Angebote auf sendungsbegleitende Maß-
nahmen.

„Es drohen Wettbewerbsverzerrungen“
Sollten die Ministerpräsidenten bei  die-

sem wichtigen Projekt versagen, drohen er-
hebliche Wettbewerbsverzerrungen im
Medien- und insbesondere im Pressemarkt
und die Schwächung des deutschen Medien-
standortes. Außerdem wird die EU-Kommis-
sion das Vertragsverletzungsverfahren ge-
gen die Bundesrepublik wieder aufnehmen.
Damit würde die Medienpolitik endgültig
den Händen der Landespolitik entgleiten.

Ich fordere die Ministerpräsidenten der
Länder auf, ein zukunftsfähiges, ausgewo-
genes und an den Verpflichtungen aus dem
Beihilfekompromiss mit der EU orientiertes
duales Rundfunksystem zu gestalten.

ˇ



»Digitalisierung? Ich empfehle, nicht als jammernder
Zwerg am Wegesrand zu stehen, sondern die Entwick-
lungen aktiv zu gestalten und die Chancen zu nutzen«

Hans-Joachim Otto

grammanforderungen einzuhalten haben,
sich lediglich durch interne Gremien – also
ARD-Rundfunkräte und ZDF-Fernsehrat –
quasi selbst kontrollieren. Ich bin sogar der
Auffassung, dass diese Benachteiligung in
Form von schärferer Kontrolle der Privaten
europarechtswidrig sein könnte. Wir sollten
jetzt konsequent die Gelegenheit beim
Schopfe packen, um im Einklang mit der
technischen Entwicklung eine Aufsichts-
struktur aufzubauen, die sowohl für alle
elektronischen Medien als auch für das
Internet zuständig ist, damit insoweit auch
die gleichen Prüfmaßstäbe gelten. Vorbild
könnte hierfür die britische OFCOM
(office of communications) sein.

Sie haben statt der Rundfunkgebüh-
ren eine Medienabgabe von zehn Euro vorge-
schlagen. Wie ließe sich dies realisieren und
mit welchem Vorteil wäre es verbunden?

Otto: Völlig klar und inzwischen un-
strittig ist, dass die bisherige Rundfunkge-
bühr einer dringenden, tief greifenden
Reform bedarf. Es ist schlichtweg anachro-
nistisch, die Rundfunkgebührenpflicht an
das Vorhandensein eines Empfangsgeräts
anzuknüpfen, weil inzwischen bald mit
jedem Toaster Rundfunk empfangen wer-
den kann. Eine der wichtigsten Aufgaben
muss sein, die Schnüffelbehörde GEZ
überflüssig zu machen.

Die klarste, gerechteste und stringenteste
Lösung wäre, dass jeder erwachsene Bürger,
der über eigenes Einkommen verfügt, eine
Medienabgabe für die Bereitstellung des
öffentlich-rechtlichen Rundfunks zahlt. Ich
habe das durch den wissenschaftlichen
Dienst des Deutschen Bundestags ausrech-
nen lassen: Unter Zugrundelegung des
bisherigen Gebührenaufkommens müsste
jeder Erwachsene mit eigenem Einkommen
nur ca. zehn bis elf Euro pro Monat zahlen.
Damit wäre alles abgegolten: Entfallen
würden beispielsweise die bisherige Gebüh-
renpflicht für internetfähige PCs, Büros,
Autoradios, Zweitwohnungen, Hotels, Uni-
versitäten usw. Diese Medienabgabe könnte
z. B. durch das Finanzamt eingezogen wer-
den, was auch zu einer Kostenersparnis von
knapp 200 Millionen Euro führen würde,
da die GEZ aufgelöst werden könnte.

Sehen Sie eine Möglichkeit, den
aktuellen Konflikt zwischen öffentlich-recht-
lichen und privaten Sendern durch eine Public
Private Partnership zu lösen, indem man ein

kooperatives, gemeinsames Online-Angebot
aufbaut?

Otto: Ich bin gegenüber allen Über-
legungen, den öffentlich-rechtlichen Auf-
trag aufzuweichen und Mischmodelle zu
schaffen, sehr skeptisch. Ich warne vor den
Folgen. Der öffentlich-rechtliche Rundfunk
hat den Auftrag, das zu leisten, was private
Anbieter nicht leisten können: ein qualität-
volles Programm ohne Rücksicht auf Quo-
ten. Wenn es zu Kooperationen mit Priva-
ten käme, würden die Bürger zwangsläufig
fragen, warum sie für die einen noch Ge-
bühren zahlen müssen und für die anderen
nicht. Wenn die Öffentlich-Rechtlichen
nicht endlich durch die Qualität ihrer Pro-
gramme eine klare Alternative zu den pri-
vaten Programmen darstellen, dann wird
die bereits heute dramatisch sinkende Ak-
zeptanz für die Rundfunkgebühren noch
weiter abnehmen. Der öffentlich-rechtliche
Rundfunk kann seine Zukunft nur sichern,
indem er sich auf seine Stärken, auf seine
Besonderheiten konzentriert: Er muss
mehr Kultur, Bildung, Hintergrundwissen
und mehr Information bieten, statt sich
immer stärker den Privaten anzugleichen.

Die Digitalisierung bestimmt immer
mehr unser Denken und Handeln. Sehen Sie
darin eher einen Fluch oder eine Chance?

Otto: Es kommt eigentlich nicht darauf
an, ob wir das als Fluch oder als Chance
sehen, da die Digitalisierung ohnehin Rea-
lität ist. Ich empfehle in solchen Situationen,
nicht als jammernder Zwerg am Weges-
rand zu stehen, sondern die Entwicklungen,
die weltweit zwangsläufig ablaufen, aktiv
zu gestalten und dazu beizutragen, dass sie
sich für die Menschen positiv auswirken.
Die Digitalisierung bringt nämlich neben
unbestreitbaren Risiken auch sehr große
Chancen mit sich.

Wir müssen sehen, dass die digitale
Revolution zwar zum Abschied von vielen
lieb gewonnenen Gewohnheiten führt,
aber auch einen Quantensprung in der
Entwicklung der Menschheit und vor allen
Dingen in der Entwicklung des Wohlstan-
des und der Informationsbeschaffung be-
deutet. Wenn man die Voraussetzungen
hierfür schafft, kann die Digitalisierung auch
zum weltweiten Durchbruch der Demo-
kratie führen. Deswegen empfehle ich
sehr, den Fokus auf die aktive Gestaltung
dieses Prozesses zu legen, anstatt Risiken
nur larmoyant zu beklagen.

Wie beurteilen Sie – als Mitglied im
Programmausschuss von RTL – die Diskussion
zum Thema „Deutschland sucht den Superstar“
hinsichtlich ihrer Wirkung auf junge Menschen?
Wird bei solchen Sendungen, auch wenn es
sich um einen Privatsender handelt, eine
Grenze überschritten?

Otto: Wir haben im Programmaus-
schuss von RTL die Sendung Deutschland
sucht den Superstar und im Übrigen auch
das Format Ich bin ein Star – Holt mich hier
raus sehr kritisch und intensiv diskutiert
und dem Sender auch angeraten, im Inte-
resse des eigenen Profils und Ansehens
bestimmte Grenzen nicht zu überschreiten.
Ob Herr Bohlen im Einzelfall Lästerworte
ausgesprochen hat, die die persönliche Ent-
wicklung von jungen Menschen gefährden
können, möchte ich hier im Detail nicht
diskutieren.

Jedes Programm, ob öffentlich-rechtlich
oder privat, ist dem Grundsatz der Men-
schenwürde verpflichtet. Und deswegen
darf niemand in einem Programm vorge-
führt und in seiner Menschenwürde verletzt
werden. Ich bin sicher, dass aufgrund der
Diskussionen, die nicht nur bei RTL, son-
dern auch bei den öffentlich-rechtlichen
Sendern geführt werden, die Sensibilität
bei den Verantwortlichen für das Thema
inzwischen deutlich gestiegen ist.

Ist gerade im internationalen Zusam-
menhang nicht doch eine generelle Tendenz
zu beobachten, dass sich die Akzeptanzgrenze
des ursprünglich Menschenunwürdigen immer
weiter verschiebt?

Otto: Das ist leider eine Tendenz, die
ich nicht nur bei Rundfunksendungen fest-
stelle. Dies ist eine Entwicklung, die ich
auch in einigen Printprodukten und leider
in unserer Gesellschaft insgesamt sehe. Der
Respekt vor der Persönlichkeit des Anderen
nimmt bei immer mehr Menschen deutlich
ab.

Deswegen halte ich es auch für notwen-
dig, dass Medienanbieter – ob Rundfunk-
veranstalter oder Zeitungsverlage – diesem
für die Entwicklung der Gesellschaft sehr
problematischen Phänomen mit guten
Beispielen entgegenwirken. Der Schutz der
Menschenwürde, der Respekt vor der Per-
sönlichkeit von Mitmenschen muss durch
Vorbilder in den Medien gestärkt werden.
Auch wir Politiker tragen hier Verantwor-
tung, indem man etwa den politischen
Konkurrenten nicht zum Feind erklärt und
ihn nicht öffentlich verhöhnt. Hier müssen
die Politiker und alle, die in der Öffentlich-
keit stehen, das gesellschaftliche Klima
vorbildhaft beeinflussen.      

41MUSIK�ORUM



MUSIK�ORUM42

AKZENTE

Geplante Einschränkung in den Telemedienangeboten der Öffentlich-Rechtlichen wirbelt        

»ONLINE-BREMSE« BEHINDERT

übliche Mediennutzung
Zu heftigen Diskussionen führte

Mitte Juni eine Entscheidung
der Ministerpräsidenten der
Bundesländer, die die Online-
Aktivitäten der öffentlich-recht-
lichen Sender einschränken wollen.

Nach dem unlängst verabschiedeten Ent-
wurf für einen neuen Rundfunkstaatsvertrag
sollen sich Telemedienangebote von ARD
und ZDF künftig auf eine konkrete Sendung
beziehen und nur noch für die Dauer von
sieben Tagen im Internet angeboten werden.
Weitergehende Themenportale,  Beratungs-
dienste, Kontaktbörsen oder Freizeittipps
wollen die Länderchefs unterbinden.

Offen ist noch, welche Angebote auch
zukünftig im Bereich von Kultur, Bildung und
Unterhaltung  im Netz erlaubt sein werden.
Bevor im Oktober eine endgültige Entschei-
dung fallen soll, wollen die Ministerpräsidenten
noch einmal Vertreter des öffentlich-rechtli-
chen Rundfunks sowie der Zeitungsverlage
kontaktieren. Gerade die private Medienwirt-
schaft war es, die mit Verweis auf die eige-
nen Internetportale gegen umfangreiche Te-
lemedienangebote opponiert hatte. Zudem
müssen die neuen Regelungen mit der EU-
Kommission abgestimmt werden.

Wie Rundfunkräte von ARD-Anstalten rea-
gierte auch der Rundfunkausschuss der Kon-
ferenz der Landesmusikräte im Deutschen
Musikrat vehement auf die geplanten „On-
line-Bremsen“ für die Öffentlich-Rechtlichen.
Befürchtet wird eine grundsätzliche Einschrän-
kung des Funktionsauftrags der Sender. Die
Limitierungen liefen der üblichen Medien-
nutzung gerade junger Menschen zuwider.

Das MUSIKFORUM veröffentlicht hier
einen Brief des Vorsitzenden der Konferenz
der Landesmusikräte, Ernst Folz, an den Vor-
sitzenden der Rundfunkkommission der Län-
der, Ministerpräsident Kurt Beck (übermit-
telt vor der Einigung der Länderchefs am 12.
Juni). Außerdem dokumentieren wir Stellung-
nahmen und öffentliche Resolutionen der
Rundfunkräte vom Rundfunk Berlin-Branden-
burg (rbb),  Westdeutschen Rundfunk (WDR)
und Hessischen Rundfunk (HR) an die EU-
Medienkommission und die Rundfunkkom-
mission der Länder in Auszügen.

Herrn
Ministerpräsident Kurt Beck

Bremen, 7. April 2008

Sehr geehrter Herr Ministerpräsident,

der Rundfunkausschuss der Konferenz der Landesmusikräte hat sich intensiv
mit dem Konsultationsverfahren der EU-Kommission zur Revision der Rundfunk-
mitteilung von 2001 beschäftigt. Die jeweils in den Rundfunkräten der Sender
aktiven Mitglieder unserer Rundfunkkommission haben wesentlichen Anteil an
den Stellungnahmen dazu. Unser Interesse gilt dabei insbesondere der Medien-
nutzung junger Menschen.

Zu unseren Aufgaben gehört auf der Ebene aller 16 Bundesländer die Ausrich-
tung des Wettbewerbs „Jugend musiziert“ sowie der Deutsche Chor- und der
Deutsche Orchesterwettbewerb. Wir freuen uns, dass Musik nach wie vor an
erster Stelle der Freizeitbeschäftigung junger Menschen steht. Längst ist der
Computer zum Hausmusik-Instrument geworden, ermöglicht Klangexperimente
und dient als Quelle zum Herunterladen von Musik. Junge Menschen stellen sich
ihre eigenen Musikprogramme zusammen und nutzen den öffentlich-rechtlichen
Rundfunk über das Internet.

Wir halten es daher für außerordentlich wichtig, Entwicklungsmöglichkeiten im
Online-Bereich zu schaffen, um speziell junge Menschen erreichen zu können.
Die Begrenzung auf sendungs- und programmbegleitende Angebote kann nicht
ausreichen. Sie entspricht nicht dem Mediennutzungsverhalten junger Menschen.

Wir möchten Sie daher im Ergebnis unserer Frühjahrstagung bitten, sich im
Rahmen der Verhandlungen zum 12. Rundfunkänderungsstaatsvertrag für eine
Formulierung des Funktionsauftrages einzusetzen, die dem öffentlich-rechtlichen
Rundfunk im Online-Bereich einen für junge Menschen attraktiven Entwick-
lungsspielraum gibt.

Ich wünsche Ihnen erfolgreiche Verhandlungen, ganz im Interesse aller Nutzer
von Radio, Fernsehen und Online-Diensten.

Mit freundlichen Grüßen

Prof. Ernst Folz
Vorsitzender der Konferenz der Landesmusikräte im Deutschen Musikrat
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       Staub auf. Neuer Rundfunkstaatsvertrag in der Diskussion

JUNGER MENSCHEN

rbb-Rundfunkrat kritisiert geplante
weitgehende Einschränkung der
Online-Publikationsmöglichkeiten des
öffentlich-rechtlichen Rundfunks
(22. Mai 2008)

Der Rundfunkrat des Rundfunk Berlin-
Brandenburg lehnt die vorgesehenen Rege-
lungen zur Beschränkung der Online-Ange-
bote des öffentlich-rechtlichen Rundfunks im
aktuellen Entwurf des 12. Rundfunkände-
rungsstaatsvertrags in der Fassung vom 19.
Mai 2008 ab. Sie benachteiligen den öffent-
lich-rechtlichen Rundfunk im publizistischen
Wettbewerb mit den kommerziellen Anbie-
tern und beschädigen seine Zukunftsfähig-
keit in der digitalen Welt. Das Online-Ange-
bot der Rundfunkanstalten darf nicht auf
sendungsbezogene oder gar nur sendungs-
unterstützende Inhalte beschränkt werden.
Eine Verweildauer von nur sieben Tagen sowie
die Bezugnahme auf eine vermeintliche „elekt-
ronische Presse“ ist realitätsfremd und wider-
spricht eklatant dem spezifischen Charakter
des Mediums Internet.

hr-Rundfunkrat fordert Freiräume für
Internetangebote – Entwicklung statt
Reglementierung der öffentlich-
rechtlichen Sender
(18. April 2008)

Das Internet ist in der digitalen Medien-
welt der Ausspielweg der Zukunft. Es wird
von immer mehr Menschen benutzt, vor al-
lem von jüngeren. Deshalb muss öffentlich-
rechtlicher Rundfunk im Interesse aller Ge-
bührenzahler auch im Internet präsent sein.

WDR-Rundfunkrat gegen Online-
Begrenzungen
(24. April 2008)

Der WDR-Rundfunkratsvorsitzende Rein-
hard Grätz fordert einen gesellschaftlich sinn-
vollen Zugang zu auftragsorientierten Qua-
litätsangeboten des öffentlich-rechtlichen
Rundfunks und verweist dabei u. a. auf Bil-
dungsangebote wie „Planet Schule“, die über
einen längeren Zeitraum im Internet verfüg-
bar bleiben müssten. Er schätzt ein, dass der
Entwurf des 12. Rundfunkänderungsstaats-
vertrages „dem öffentlich-rechtlichen Rund-
funk für Online-Dienste weniger Spielraum
zugestehen will als mit der Europäischen Kom-
mission in Brüssel vereinbart und vom Bun-
desverfassungsgericht an Gestaltungsmöglich-
keiten aufgezeigt wurden“.

! Die ungekürzten Stellungnahmen lesen
Sie im Internet unter:
www.musik-forum-online.de/Rundfunkraete
(siehe auch Spalte rechts)

Begrenzung auf sendungs- und programm-
begleitende Angebote kann nicht ausrei-
chen: Ernst Folz.

Foto: cvnb

In der Internetausgabe des MUSIK-
FORUM finden sich weitere, ergän-
zende und der Dokumentierung
dienende Beiträge… einfach klicken
auf: www.musik-forum-online.de

Neu eingestellt sind folgende Artikel
und Stellungnahmen:

— Martin Maria Krüger, Präsident des
Deutschen Musikrats, über „Musik in
Deutschland – Situation und Perspek-
tiven der Musik in Gesellschaft und
Bildungssystem“
www.musik-forum-online.de/krueger

— Bernd Enders über „Musikkultur im
Zeitalter digitaler Medien“.
www.musik-forum-online.de/Enders

— Peter Krebs, Musiklehrer am Gym-
nasium Lohne in Niedersachsen, über
Möglichkeiten, durch die Digitalisie-
rung den Musikunterricht neu zu
gestalten.
www.musik-forum-online.de/Krebs

— Zum Entwurf des 12. Rundfunk-
änderungsstaatsvertrag die ungekürz-
ten Stellungnahmen des Rundfunkaus-
schusses der Konferenz der Landes-
musikräte sowie der Rundfunkräte
vom Rundfunk Berlin-Brandenburg,
vom Westdeutschen Rundfunk und
vom Hessischen Rundfunk.
www.musik-forum-online.de/
Rundfunkraete

— Wolfhagen Sobirey, Präsidiumsmit-
glied des Deutschen Musikrats, über
Musikvermittlung und Maßnahmen
gegen das älter werdende Opern- und
Theaterpublikum.
www.musik-forum-online.de/Sobirey

— Klaus-Jürgen Etzold berichtet über
das 1. Chorfest Bremen des Deutschen
Chorverbandes unter:
www.musik-forum-online.de/Etzold
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Gesellschaftliches Engagement ist ein fes-
ter Bestandteil in der Unternehmensphiloso-
phie der Beluga Group. Dazu gehören Künst-
lerprojekte und Stiftungsprofessuren ebenso
wie ein in Thailand gebautes Betreuungsdorf
für Tsunami-Waisen. Über kulturellen Einsatz
von Unternehmen, das Verhältnis zwischen
Politik, Wirtschaft und Kultur und die Bedeu-
tung von kultureller Vielfalt in unserer heu-
tigen Gesellschaft sprach Christian Höpp-
ner mit dem Reeder.

Als soziale Unternehmer
müssen wir wirtschaftlichen

Erfolg so einsetzen, dass wir unse-
ren Beitrag in der Gesellschaft
leisten und Verantwortung über-
nehmen“, sagt Niels Stolberg,
Gründer der Bremer Beluga Ship-
ping-Reederei.

„ fikation zum Unternehmen erfahren. Wich-
tig ist auch, die soziale Verantwortung, die
jeder Unternehmer in unserem Land hat,
intensiv zu leben. Hier müssten wir als
Unternehmer gemeinsam noch viel mehr
tun.

Wäre ein größeres soziales Engage-
ment notwendig – gerade in Zeiten der aktu-
ellen Immobilienkrise und den daraus ent-
standenen Imageschäden der wirtschaftlichen
Entscheidungsträger? Oder reichen einzelne
Best-Practice-Beispiele aus, um Imageschäden
zu reparieren? Welche Funktion können Wirt-
schaftsverbände dabei einnehmen?

Stolberg: Zum Glück haben wir in
Deutschland viele positive Beispiele, die
wir auch aufzeigen sollten, sodass andere
Unternehmer sich anschließen. Die Ver-
bände sollten deshalb diesen positiven
Mehrwert noch konkreter kommunizieren.

Verantwortung. Dies muss auch den Anteils-
eignern immer wieder verdeutlicht werden.

Könnte diese eben beschriebene
Situation auch in den Defiziten in der Bildung,
vor allem in der kulturellen Bildung in der
Schule begründet sein?

Stolberg: Die kulturelle Bildung fängt
meiner Meinung nach im Kindergarten an.
Das komplette Programm vom Kindergar-
ten über Grund- und weiterführende Schule
bis zur Hochschule und den Universitäten
muss neu strukturiert werden. Die alten,
verstaubten Inhalte müssen reformiert wer-
den. Das sollte unsere Aufgabe für die
nächsten Jahrzehnte sein. Das Innovative,
das Kreative, das jeder in sich trägt, muss
aktiviert werden. Dann werden auch
künftige Managergenerationen ihre soziale
und kulturelle Verantwortung aktiv leben.

Gibt es für solche grundlegenden
Korrekturen eine Schnittmenge zwischen der
Politik und der Wirtschaft, etwa in Form eines
Gesprächskreises?

Stolberg: Es gibt diese Gesprächskreise
und ich beobachte, dass die Verlinkung

Wie kommen Sie als international
erfolgreicher Unternehmer dazu, sich intensiv
im Kultur- und Sozialbereich zu engagieren?

Niels Stolberg: Jeder fragt sich in seinem
beruflichen Alltag, welchen kulturellen Aus-
gleich er für sich schaffen könnte. Mit Kunst
und Kultur kann ich nicht nur meiner Seele
etwas Gutes tun, sondern ich tue auch etwas
für die Gesellschaft. Deshalb beschäftige
ich mich intensiv mit diesem Bereich und
bin sehr glücklich darüber, dass es mir ge-
lingt, über Musik, Kunst und Kreativität in
eine andere Welt einzutauchen.

Mein Engagement im sozialen und kul-
turellen Bereich möchte ich vor allem in
meinem direkten Umfeld Bremen, Nieder-
sachsen und insbesondere Spiekeroog aus-
leben. Ich möchte aber auch da, wo es
Sinn macht, nationale und internationale
Akzente setzen.

Welcher Mehrwert ergibt sich aus
diesem Engagement für Ihr Unternehmen,
abgesehen vom Imagegewinn?

Stolberg: Imagegewinn ist mit Sicherheit
ein Aspekt. Mir geht es aber auch um die
Mitarbeiter, die dadurch eine bessere Identi-

Ist nicht die Folge der Globalisierung
eine einseitige Konzentration auf den Share-
holder Value, der die Unternehmer zwingt,
nur an Gewinne zu denken?

Stolberg: Der Aspekt des Shareholder
Value ist differenzierter zu betrachten.
Heißt Shareholder Value, dass wir nur über
Gewinnmaximierung nachdenken müssen?
Ich meine nicht. Natürlich müssen wir nach
wirtschaftlichem Erfolg streben und die
Ergebnisse dieses Erfolgs reinvestieren. Als
soziale Unternehmer müssen wir diesen
Erfolg aber auch so einsetzen, dass wir
unseren Beitrag in der Gesellschaft leisten
und Verantwortung übernehmen.

Glauben Sie, dass die nachwachsende
Managergeneration eine größere interkultu-
relle Kompetenz hat?

Stolberg: Dies hat aus meiner Sicht viel
mit der Ausbildung der Manager zu tun.
Die Universitäten spielen hier bereits bei
der Prägung der interkulturellen Kompe-
tenz eine wichtige Rolle. Zudem prägt
auch die Erfahrung in einem Unternehmen
und das, was von einem jungen Manager,
dem so genannten „High-Potential“ erwartet

wird. Wie hat er sich zu verhalten, um von
der zweiten in die erste Reihe zu gelangen?
Es gibt die Querdenker, die ich als positiv
empfinde, die versuchen, auch das soziale
Unternehmertum im Großkonzern zu
leben. Es gibt aber auch die Manager, die
es sich einfach machen und – ohne Risiken
einzugehen – nur über Zahlen und Gewinn-
maximierung ihren Weg gehen wollen.
Das halte ich für gefährlich.

Der Typus, der nur in Zahlen denkt,
kommt vornehmlich in den Medien vor. Ist
dies ein echtes Abbild oder eine Verzerrung?

Stolberg: Mitunter ist dies leider kein
Zerrbild. Es gibt zu wenige Manager, die
den Mut haben, ihre eigene Kreativität als
Manager der ersten Reihe intensiv zu leben.
Kreative Manager sollten in der Lage sein,
die Forderung nach Gewinnmaximierung
in Einklang zu bringen mit gesellschaftlicher

Kulturell gemeinsam an einem Strang ziehen – Reeder Niels Stolberg im Gespräch

DER TRAUM VON DER Verlinkung



Hart am Wind segeln:
Niels Stolberg.
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zwischen Politik und Wirtschaft intensiviert
wird. Ich habe z. B. ein enges Verhältnis
zum Minister für Wissenschaft und Kultur
in Niedersachsen, Lutz Stratmann, der
durch seine kreative Art und sein Quer-
denken viele positive Beispiele in Nieder-
sachsen im Bereich Kultur implementieren
konnte. Das zeigt, dass wir bereits heute
eine Verlinkung erleben, die Mut macht,
aber wir können noch viel mehr erreichen.
Ich würde mich freuen, wenn die Politik
Adapterfunktionen zwischen Politik und
Wirtschaft einbaut, damit wir kulturell
gemeinsam an einem Strang ziehen. Über
solche Adapterfunktionen könnten wir
Menschen aus dem Kulturbereich innerhalb
der Politik implementieren, damit jene aus
der freien Wirtschaft Ansprechpartner be-
kommen, die auch diese eindeutige Sprache
sprechen. Das wäre eine schöne Verlinkung
zwischen Politik, Wirtschaft und Kultur.

Das Bewusstsein für kulturelle Bildung
ist – zumindest in der öffentlichen Diskussion
– gewachsen: Kein Politiker würde die Wichtig-
keit der kulturellen Bildung bestreiten, es gibt
Engagements wie die Initiative „Jedem Kind

ein Instrument“ aus Nordrhein-Westfalen, die
Orchester engagieren sich vermehrt in der
Musikvermittlung. Wie bewerten Sie diese
vielfältigen Aktivitäten im Verhältnis zum
Bildungsalltag von Kindern und Jugendlichen?

Stolberg: Der normale Alltag vieler
Kinder sieht so aus, dass sie aus der Schule
kommend „vor der Glotze abhängen“. Das
wird in der Zukunft in Deutschland ein
riesiges Problem darstellen. Auf der anderen
Seite gibt es Gott sei Dank noch Eltern, die
es als selbstverständlich sehen, dass ihr Kind
ein Musikinstrument lernt. Meine drei Mäd-
chen beispielsweise nehmen alle Klavier-
unterricht. Sie fühlen sich über die Musik
in eine andere Welt versetzt und freuen
sich. Deshalb wäre es schön, wenn man
über Subventionen und Projekte alle Kinder
erreichen könnte, damit jedes Kind in
Deutschland ein Instrument hat. Es ist wis-
senschaftlich bewiesen, dass musizierende
Kinder aufgeweckter und zufriedener sind.
Und die Musik ist für die Entwicklung der
Kinder fördernd.

Die vor kurzem im Deutschen Bundes-
tag verabschiedete UNESCO-Konvention zur

kulturellen Vielfalt ist mittlerweile ein völker-
rechtliches Handlungsinstrument. Welche
Bedeutung hat für Sie kulturelle Vielfalt?

Stolberg: Kulturelle Vielfalt auf dem
Papier ist so viel wert wie das Papier, auf
dem sie geschrieben steht. Es geht in erster
Linie darum, die kulturelle Vielfalt zu leben.
Ich finde es gut, dass dieser parlamentari-
sche Schritt gemacht wurde, aber wir müssen
es mit Leben erfüllen. Ansonsten besteht
die Gefahr, dass der Wert der kulturellen
Vielfalt verkümmert und nur noch auf dem
Papier steht. Und das können wir nicht
zulassen.

In der Konvention geht es um den
„Schutz und Erhalt des kulturellen Erbes“,
dementsprechend um die Vielfalt vor Ort in
den Regionen, aber auch um den Reichtum
durch andere Kulturen, der durch Migration
und zeitgenössische Künste zuwächst. Welche
Bedeutung haben diese Standbeine kultureller
Vielfalt für Ihr Unternehmen und Ihren Alltag?

Stolberg: Lassen Sie mich hierzu nur
ein kleines Beispiel nennen: Wir haben in
Bremen beim Bau unseres neuen Reederei-
Gebäudes im Boden eine alte Kogge aus

VON POLITIK, WIRTSCHAFT UND KULTUR



Leuchtturmprojekt: Das Galerie- und Künstlerhaus Spiekeroog.
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Schwergut über hohe See:
die Beluga Shipping
Die Projekt- und Schwergutreederei Be-
luga Shipping GmbH ist mit einer Flotte
von derzeit 56 Mehrzweck-Schwergut-
frachtern der Weltmarktführer im Stan-
dard Heavy Lift-Segment mit Krankapa-
zitäten von mehr als 240 Tonnen. In der
Bremer Unternehmenszentrale und den
zehn Standorten auf vier Kontinenten sind
350 engagierte Mitarbeiter im Einsatz für
den Kunden, 1300 Seeleute verrichten
zuverlässig ihren Dienst an Bord. Um das
strategische Flottenwachstum mit der Re-
krutierung hoch qualifizierten Personals
zu flankieren, setzt Niels Stolberg, Gründer
und Geschäftsführender Gesellschafter
der Beluga Shipping GmbH, seit langem
auf intensive Nachwuchsförderung. In der
Beluga Sea Academy werden jährlich bis
zu 160 Kadetten auf den Frachtern trai-
niert, am Maritimen Kompetenzzentrum
Elsfleth Schiffsmechaniker ausgebildet.

Neben dem Kerngeschäft übernimmt
Beluga gesellschaftliche Verantwortung
und engagiert sich auf sozialen und kul-
turellen Gebieten. Mit vielfältigen Akti-
vitäten wird Menschen Zugang zu Bil-
dungschancen, unmittelbaren Hilfen und
kulturellen Erfahrungen verschafft.

dem 15. Jahrhundert gefunden – darunter
auch Spielzeuge, Geschirr, Schmuck und
sonstige Sachen, die damals hergestellt und
benutzt wurden. Dieser Fund zeigt uns
heute, wie die Menschen damals in Bremen
gelebt haben. Wir als Reederei schützen
dieses Erbe: Im Eingangsbereich des Foyers
wird eine „Bremer Schatzkammer“ gebaut.
Die Menschen, die das Reederei-Gebäude
betreten, können sich in dieser Ausstellung
über die Geschichte unserer Hansestadt
informieren.

Wir werden im Reederei-Gebäude auch
einen Kindergarten und eine Krippe haben.
In der Ausstellung können sich unsere
Kinder auf beeindruckende Weise mit der
Geschichte beschäftigen. Wie Sie sehen,
gibt es unterschiedliche Bereiche der Kultur-
vermittlung, die wir als Beluga Shipping
intensiv leben und auch in Zukunft leben
werden.

Würden Sie annehmen, wenn Bundes-
kanzlerin Angela Merkel fragen würde, ob Sie
Kulturstaatsminister werden wollen?

Schwergutteile von 1400 Tonnen liften
kann, wird bereits ab 2009 geliefert. Das
bringt uns eine noch stärkere Marktposition.
Wir werden außerdem nach Möglichkeiten
suchen, um die Brennstoffkosten zu redu-
zieren. Wir untersuchen bereits Methoden
der Brennstoffzellen- und Solartechnik und
haben seit rund drei Monaten das „Skysails“-
System (alternatives Antriebssystem, das
mittels eines Zugdrachens Windenergie
nutzt) auf unserem Schwergutschiff „Beluga
Skysails“ in der Erprobung. Wir hatten in
den vergangenen fünf Jahren hohe Preis-
steigerungen im Brennstoffbereich; deshalb
muss man bereit sein, andere Wege zu
gehen, und immer wieder versuchen, Visio-
nen zu Ende zu denken. Unser Motto „Wei-
ter hart am Wind segeln“ bedeutet in erster
Linie, CO2-Emissionen zu verringern und
Alternativenergien zu entwickeln, um ent-
sprechend Brennstoffkosten zu reduzieren.

Sehen Sie durch Tendenzen der Pro-
duktion vor Ort eine Endlichkeit des Trans-
portaufkommens?

Stolberg: Diesen Austausch wird es
immer geben und größere Teile müssen
auch zukünftig transportiert werden. Gerade
der Transport fällt bei einem größeren Pro-
jekt kostentechnisch nicht so schwer ins
Gewicht. Gestützt werden wir auch vom
Institut für Seeverkehrswirtschaft und Logis-
tik (ISL) in Bremen, das deutlich aufzeigt,
dass sich die Märkte im Schwergutbereich
mit acht bis zehn Prozent weiter nach vorne
bewegen werden.

Es gibt den Ausspruch „Wenn in den
USA die Wirtschaft hustet, hat Europa eine
Erkältung“. Betrifft Sie die Sensibilität dieser
Marktentwicklung oder sind Sie durch den
globalen Verkehr weitgehend unabhängig?

Stolberg: Die Rezession in den USA
werden wir in den nächsten sechs bis acht
Monaten auch hier in Europa spüren. Vor
30 Jahren wäre es eine schwere Grippe
geworden, heute denke ich, dass es ein

Stolberg: Ich würde diesen Job nett
und freundlich ablehnen, weil ich dann
doch aus tiefstem Herzen Reeder bin und
kein Politiker. Aber eine wichtige Botschaft
würde ich Frau Merkel doch mitgeben.
Wir erleben – zu meiner Freude – zurzeit
in Deutschland ein gesteigertes Engagement
von Unternehmern in allen Bereichen der
Corporate Social Responsibility. Daher soll-
ten jegliche Versuche der Bundesministerien,
vor allem des Arbeitsministers, zurückge-
wiesen werden, dieses freiwillige gesell-
schaftliche Engagement der Unternehmen
mit staatlichen Regulativen zu erschweren.

Lassen Sie uns diesen Gedanken
fiktiv fortsetzen: Angenommen, Sie wären
Kulturstaatsminister, welche wichtigsten
Punkte würden Sie in Angriff nehmen?

Stolberg: Leider stellt sich immer wieder
die Frage nach den Kosten. Es gibt Projekte,
die man gerne umsetzen würde, jedoch
reicht das Geld dafür nicht aus. Es ist aber
zwingend erforderlich, eine Strategie zu
entwickeln, um ein Bewusstsein für Kunst
und Kultur zu schaffen. Wir müssen uns
der Geschichte und der Schätze, die wir in
Deutschland haben, bewusst werden und
diese auch der nachfolgenden Generation
über Ausstellungen und Veranstaltungen
nahe bringen. Wie kann ich beispielsweise
einem ganz normalen Menschen Kunst
vermitteln? Es ist unsere Aufgabe, es so
aufzubauen, dass jeder Mensch seine ganz
individuelle Erfahrung mit Kunst erleben
kann. Das müssen wir über Kindergärten
und Schulen vermitteln. Für diese Aufgabe
brauchen wir aber nicht immer viel Geld.

Welche Pläne haben Sie in Ihrem
Firmenbereich? Ist Ihr Markt schon gesättigt
oder haben Sie Expansionspläne?

Stolberg: Die Schwergutteile, die welt-
weit verschifft werden, werden größer und
schwerer. Die nächste Generation von Be-
luga-Schwergutschiffen mit 20000 Tonnen
Tragfähigkeit und einem Krangeschirr, das



Fotos: Robert Geipel/Galerie und Künstlerhaus Spiekeroog

Das Nathan Quartett im Konzert bei der Eröffnung des Galerie- und Künstlerhauses im Juni 2007.

leichtes Husten mit einer laufenden Nase
wird. Es gibt andere Bereiche, in denen die
Sonne scheint. Es wird kompensiert durch
bessere Märkte in Asien oder Australien.

Die Seele baumeln lassen

Sie haben sich erst kürzlich entschlos-
sen, die Deutsche Kammerphilharmonie
Bremen zu unterstützen. Welche weiteren
Pläne haben Sie im kulturellen Bereich?

Stolberg: Das Künstlerhaus auf Spieker-
oog wird sich in den nächsten fünf Jahren
zu einem kulturellen Leuchtturmprojekt in
der Nordsee entwickeln. Es gibt auf keiner
Nordseeinsel – ich vermute auch auf keiner
Ostseeinsel – ein ähnliches Projekt, bei dem
Kreativität derart gelebt werden kann. Wir
haben offene Ateliers für Malerei, Bildhaue-
rei, Töpferei und Vorträge über Kultur und
Theater. Es ist ein idealer Raum zur Entfal-
tung der Kreativität. Im Künstlerhaus hat
man die Möglichkeit, seine Seele baumeln
zu lassen und in eine andere Welt einzu-
tauchen. Die Aufgabe für uns und für mich
ist es, dieses Künstlerhaus noch intensiver
mit Leben zu füllen. Ich war nach der
Eröffnung im vergangenen Jahr mit den
Ergebnissen schon sehr zufrieden, aber ich
möchte noch mehr Musik, noch mehr
freie Kunst. Ich möchte noch mehr Men-
schen eine Freude machen.

Sehen Sie die Chance, im Künstler-
haus eine Plattform der Begegnung von Politik,
Wirtschaft und Kultur zu schaffen, um Ideen
weiterzuentwickeln und ein Bewusstsein für
unsere kulturelle Verantwortung zu schaffen?

Stolberg: Das Künstlerhaus hat sich
bereits zu einem Think Tank entwickelt
und wirkt als Plattform zwischen der freien
Wirtschaft, Politik, Wissenschaft und Kultur.
Es gibt unterschiedliche Dinge, die unbe-
dingt vernetzt werden müssen und dafür
bietet das Künstlerhaus eine wunderbare
Plattform.

Wie ist Ihr persönlicher Zugang zur
Kultur? Singen Sie oder spielen Sie ein Instru-
ment?

Stolberg: Während meines Klavierunter-
richts hatte mein Klavierlehrer seine Zweifel,
ob er aus diesem Kind überhaupt einen
guten Klavierspieler machen könnte. Ich
habe Musik einfach immer mit dem Bauch
gehört. Ich spiele heute noch Klavier. Meine
Kinder finden das wunderschön, andere
würden sich vielleicht die Ohren zuhalten.

Aber es tut meiner Seele gut und das ist
wichtig. Kultur in Form der Malerei und
der Kunst tut mir gut. Nehmen wir z. B. die
ungemalten Bilder von Emil Nolde: Die
Farben, die er benutzt hat, die Themen, die
er aufgegriffen hat, sind meine Begegnung
mit der Kunst.

Musik, Malerei, Diskussionen – all das,
was mit Kultur und Kunst zu tun hat,
braucht unsere Gesellschaft, um das Seelen-
leben ins Gleichgewicht zu bringen. Und
deswegen werde ich diesen Bereich weiter
sehr intensiv flankieren und habe die Hoff-
nung, dass wir nicht nur im Künstlerhaus
Spiekeroog noch viele schöne Augenblicke
erleben werden.

Gestern Abend war ich zum Beispiel
beim Benefizkonzert des Bundespräsiden-
ten in der Bremer „Glocke“: Beethoven so
zu interpretieren ist Weltspitze! Und an
solch einem Abend dabei gewesen zu sein
und das Gefühl zu haben, mit meiner
Unterstützung die richtige Entscheidung
getroffen zu haben, ist Motivation genug,
genau so weiter zu machen.     
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Jiddische Klänge führten den amerikanischen Pianisten Alan Bern zu seinen Wurzeln –    

Von Stella Jürgensen

DER MUSIK

Gefangener

„Musiker wird nur derjenige, der keine
andere Wahl hat“, lautete der Rat seines Kla-
vierlehrers. Alan Bern hätte zwischen vielen
Leidenschaften wählen können. Er machte
seinen Master of  Arts in Philosophie. Seine
Schriften über jiddische Musik und Geschichte
sind prägnant formuliert. Jahrelang forschte
er als Ethnologe. Aber der Musiker war auch
noch da. Alan Bern musste Musik machen.

Bern lehrt Philosophie an der Tufts Uni-
versity bei Boston, Musikethnologie und Jazz
am renommierten New England Conserva-
tory of Music. 2006 promoviert er am Cin-

cinnati Conservatory in klassischer Kompo-
sition. Er bringt anderen das Klavier- und
Akkordeonspielen bei. Unterrichten nimmt
einen wichtigen Platz ein in seinem Leben.
Noch so eine Passion. Aber er muss auf die
Bühne, muss selbst die Instrumente spielen,
die er so gut kennt. Trotz vieler Möglichkei-
ten hat er keine andere Wahl.

Er gilt als Ausnahmemusiker,
debütierte bereits im Alter von

zehn Jahren als Konzertpianist,
spielte sich bravourös durch
unterschiedlichste Stilrichtungen,
bis er mit Mitte 20 die Welt der
jiddischen Musik entdeckte. Bis
heute gehört Alan Bern zu ihren
wichtigsten Interpreten und
Erneuerern: als Musiker, Kompo-
nist, als Pädagoge und Musik-
wissenschaftler. be für Romantiker wie Chopin. Dann hört

er die Beatles, die in den 60er Jahren das
Musikverständnis der Welt revolutionieren
sollten. Bern beschäftigt sich mit Pop, er lernt
die komplizierten Skalen des Jazz, vertieft sich
in die melancholischen Stimmungen des Blues
und wird für seine authentische Spielweise
verehrt. Er studiert Country und entdeckt Folk-
Musik.

Dann kommt die große Wende: Für 25
Dollar kauft er von Carla Bley ein Akkorde-
on und beschließt, nicht länger Musik nach
Noten zu spielen. „The map is not the terri-
tory – die Landkarte ist nicht das Gebiet“,
zitiert Bern den berühmten Vertreter der ana-
lytischen Philosophie, Alfred Korzybski. No-

ten können nur eine ungefähre Beschrei-
bung von Tönen sein, und Bern will

den richtigen Klang ohne Landkar-
te finden. Das hat seine Haltung

zur Musik vollkommen verän-
dert, meint er. Noch als klas-
sischer Pianist war Musik
für ihn wie ein dunkler
Wald.

„Solange du auf dem
sicheren Weg bleibst,

dich an in Noten festge-
haltenen Stücken orientierst,

ist alles in Ordnung.
Wenn du aber diesen Weg

verlässt, kannst du dich verlieren“,
so Bern. Eben dieses Verloren-

Gehen und Experimentieren ist es,
was den Amerikaner reizt,

weil er das unbekannte Terrain
kennen lernen möchte.

„You have to be a prisoner of music“,
meint sein Klavierlehrer. Dass auch er
ein „Gefangener der Musik“ ist, hat Bern
erst über Umwege herausgefunden.

Zunächst spielt er das klassische Klavier-
Repertoire von Bach bis Bartók, mit Vorlie-

Liebt den rhetorisch-expressiven Charakter der jiddi-
schen Musik: Alan Bern (links), hier mit dem Gastmusiker
Christian Dawid in der Gruppe „Brave Old World“.



49MUSIK�ORUM

     und weiter hinaus

Mit Anfang 20 hatte er angefangen, jede
erdenkliche Form europäischer Volksmusik
zu hören, bis ihm jiddische Musik begegnet,
die im Amerika der 70er Jahre an mehreren
Orten gleichzeitig wiederentdeckt wurde. Er
lernt diese Musik ausschließlich vom Hören:
In einer Bostoner Bibliothek findet er alte
Platten-Aufnahmen, die er nachspielt. Diese
jiddischen Klänge führen ihn zu seinen eige-
nen Wurzeln: Sein Vater zog 1922 von der
Alten in die Neue Welt. Er stammte aus Bess-
arabien, einem Gebiet, das heute zwischen
der Ukraine und Moldawien aufgeteilt ist und
als eine Wiege der jiddischen Musik gilt.

Was bietet Bern diese Musik, das er in
keinem anderen Genre finden kann?

senschaftler daran, das Puzzle zu vervollstän-
digen. Alan Bern ist einer von ihnen. Ganz
zusammengesetzt wird dieses Puzzle wohl
nie. Musiker als Übermittler dieser Kultur, die
einst in Osteuropa die Tradition erlernten,
gibt es kaum noch. Übrig geblieben sind Schall-
platten und Tonbandaufnahmen. Bern ver-
gleicht diese Quellen mit den Überresten der
Reste einer nachgekochten Suppe, von der
kaum vorstellbar ist, all die Gewürze zu fin-
den, die einmal ihren Geschmack ausgemacht
haben könnten.

Dennoch forscht Bern weiter nach dem
Klang. Aber weil er sich gern treiben lässt,
den sicheren Weg längst verlassen hat, um
im Wald zu experimentieren, bewegt er sich
heute souverän durch unbekanntes Terrain.
Inzwischen findet er sich im Wald auch ohne
Landkarte zurecht, um unerschlossene Re-
fugien zu entdecken.

Wie sich das anhört, zeigt Bern mit seiner
Band „Brave Old World“. 1989 gegründet,
zählt die Band heute zu den Klassikern in
der jiddischen Musikszene. „New Jewish Music“
nennt er seine Kompositionen, die sowohl
auf der Basis der Welt jiddischer Musiktradi-
tionen beruhen und mit denen er sie ande-
rerseits erneuern will. Klassik, Jazz, Country,
Blues und Folk hat Bern mit der Hinwen-
dung zu den jiddischen Klängen nicht abge-
legt. Im Gegenteil: All diese Töne schwin-
gen im Hintergrund mit. Bilden das fast lautlose
Aroma. Genau das prädestiniert ihn für die-
sen Stil, in dem immer mehrere Richtungen
zu einem „Mischmasch“ verarbeitet wurden.

Wie man diese traditionellen jiddischen
Klänge interpretiert und einen eigenen Sound
damit kreiert, unterrichtet Bern in zahllosen
Workshops, Meisterklassen oder auf Festivals.
Längst hat er sich international als Lehrer einen
herausragenden Ruf erworben. In Weimar
hat er den „Yiddish Summer“ auf die Beine
gestellt – und gleichzeitig seine Fähigkeiten
als Organisator bewiesen: Binnen acht Jah-
ren hat sich der „Yiddish Summer“ zum be-
deutendsten Festival für jiddische Musik in
Europa gemausert. Wichtiger als die Festivals

in London, St. Petersburg, Krakau oder Wien,
meinen viele Musiker. Die Liste der Lehren-
den in Weimar liest sich wie das „Who is
Who“ der Spitzenstars jiddischer Musik.

Sie alle kommen nach Weimar, weil die
Hingabe und Ernsthaftigkeit der Teilnehmer
kaum zu beschreiben ist, meint Bern, und
das sind für einen Lehrenden traumhafte
Bedingungen. Insofern inspirieren sich Schüler
und Lehrer gegenseitig, und das motiviert alle,
schafft eine besondere Athmosphäre – inten-
siv und sehr persönlich.

Erst seit etwa hundert Jahren wird jiddi-
sche Musik in Noten festgehalten, aber weil die
Landkarte eben nicht das Gebiet ist, braucht
es spezielle Lehrmethoden, um das Gebiet
genau kennen zu lernen. Bern hat sich mit
alternativen Unterrichtsformen beschäftigt.

Eine Welt, die nicht nur Bern eine reiche
ausdrucksstarke Sprache bietet. Beim ge-
naueren Hinhören mit ähnlich komplexen
Strukturen wie die Kompositionen Mozarts.
Es ist ihr rhetorisch-expressiver Charakter, der
sie von anderer Musik unterscheidet; und das
geht zurück auf biblische Zeiten: Jüdische Schü-
ler lernen die Thora traditionell im Sprech-
gesang. Das heißt, aus ihrem Sprechrhyth-
mus entsteht die Melodie. Es ist dieser rhe-
torische Gestus, der jiddischer Musik bei al-
ler Vielfalt zu Grunde liegt. Das macht sie
einzigartig.

Einerseits ist sie traditionelle Volksmusik,
geschaffen von Juden aus Osteuropa, gewach-
sen auf dem Fundament der Liturgie aus der
Synagoge. Andererseits ist sie Musik der Dia-
spora, die von Osteuropa in die ganze Welt
hinaus getragen wurde, immer offen für an-
dere Stile. Kein Wunder also, dass es heute
etwa in Buenos Aires eine lebhafte Klezmer-
Szene gibt, die argentinischen Tango auf jid-
disch verarbeitet. Einige traditionelle Spiel-
arten jiddischer Musik sind zum Teil sehr nah
an deutscher Volksmusik, abgesehen von den
osteuropäischen Zutaten, die ihr eine spezi-
elle Würze und Exotik verleihen. Ein Grund,
weshalb jiddische Musik in Deutschland so
beliebt ist.

Trotzdem gleicht sie einem unvollständi-
gen Puzzle, denn Holocaust und Stalinismus
haben diese reiche Musiktradition weitgehend
zerstört. Weltweit arbeiten Musiker und Wis-

„Jede Stilrichtung hat etwas einzig-
artiges, aber ausgerechnet jiddische
Musik offenbart eine Art abgeschiede-
ner, in sich geschlossener Welt.“

Sein Vater, ein Psychologe, brachte
ihm bei, niemals nur ein „Nein“ zu
akzeptieren und dass Lernen immer
mit Wachsen zu tun hat.

Unterrichten bedeutet also, andere beim
Wachsen zu unterstützen. So wird in Wei-
mar jeder seinen Anlagen gemäß gefördert.
Das Festival ist offen für Profis und Amateu-
re. Und nicht zuletzt deshalb ist Weimar der
ideale Ort, um Vorurteile über Bord zu wer-
fen, die jiddische Musik bis heute beschrän-
ken: Vorstellungen von tränenschwerem
Pathos oder folkloristischem Kitsch werden
sanft und nachhaltig korrigiert.

Bern will keinen Fetisch aus der Vergan-
genheit machen; jedwede Städtl-Romantik
liegt ihm fern. Er möchte nicht darüber dis-
kutieren, wem diese Musik gehört, wer sie
spielen darf. Es wird ja auch nicht mehr ge-
fragt, ob Weiße Jazz spielen dürfen oder
Asiaten Bach. Das Revival jiddischer Musik
dauert seit fast 30 Jahren an, die Musik ist
erwachsen geworden, aber ein Ende ihrer Po-
litisierung ist noch nicht abzusehen. Auch das
verstellt den Blick auf ihre Qualität.

In diesem Jahr steht der Yiddish Summer
(10. Juli bis 15. August in Weimar) unter dem
Motto „The Other Europeans“. Erforscht wer-
den die traditionellen Beziehungen zwischen
der Musik der Roma und der Juden Osteu-
ropas. Dafür hat Bern den „Musikpreis 50+“
des Deutschen Musikrats für interkulturelles
Musizieren erhalten. Eine Würdigung, wie er
mit dem Festival Maßstäbe setzt.      

Die Autorin:
Stella Jürgensen, Expertin für jiddische Musik, ist Jour-
nalistin und Sprecherin für TV- und Radio-Produktionen
der ARD. Im jüdischen Salon am Grindel in Hamburg
veranstaltet sie Konzert-Reihen und moderiert Workshops
über jiddische Musik.

Alan Bern
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Musikalische Vielfalt“ wird seit geraumer Zeit von
unterschiedlichen Seiten aufgegriffen; zuletzt

widmete sich der Deutsche Musikrat im MUSIKFORUM
2/2008 diesem Thema und ließ u. a. Spitzenpolitiker,
Musiker und Musikpädagogen zu Wort kommen.

Mit diesem Thema, das zeigten alle Beiträge, wird ein
breites Spektrum abgedeckt, das nicht nur die Verstehens-
weisen von „Vielfalt“ als heterogen darstellt, sondern
auch in den individuellen Positionen und Blickweisen
eine Vielschichtigkeit von Meinungen offenlegt.

In direktem Bezug auf den 2. Berliner Appell
des Musikrats zu „Kultureller Identität und
interkulturellem Dialog“ gründete sich im
Weltmusik-Zentrum der Hochschule für Musik
und Theater Hannover im Sommer 2006 die
„Arbeitsgruppe Musikpädagogik und Musik-
ethnologie“ (AMMe). Initiiert wurde dieser
Zusammenschluss von Forschern und Exper-
ten der beiden Disziplinen durch Hochschul-
lehrer der Universität Bielefeld und der Mu-
sikhochschulen Hannover und Rostock.

Desolater Forschungsstand

Im Mai traf sich die AMME an der Uni-
versität Bielefeld, um das Thema „Kul-
turelle Diversität und ihre musikpädago-
gischen Konsequenzen“ zu behandeln
und hierzu eine Erklärung zu erarbeiten.

Der Anlass für die AMMe, sich diesem
Thema anzunehmen, wurzelt nicht nur im
2. Berliner Appell des Deutschen Musikrats
sowie in den Ergebnissen der Sinus-Studie
(2007), sondern vor allem in den Implikatio-
nen, die sich aus der im vergangenen Jahr
von der Bundesrepublik unterzeichneten
UNESCO-Konvention ergeben.

Dabei waren sich die Organisatoren be-
wusst, dass Deutschland aus musikethnolo-
gischer und musikpädagogischer Perspektive
vor einem nahezu desolaten Forschungsstand
steht. Im Gegensatz zu vielen europäischen
Nachbarn (Österreich, Dänemark, Großbri-
tannien u. a.) steckt die Forschung zu so ge-
nannten microcultures (oder „Mikrokulturen“)
in Deutschland noch in den Kinderschuhen.
Eine Tagung mit diesem Thema musste sich
deshalb notwendigerweise vor allem mit der
Sondierung von Arbeitsfeldern und begriff-
lichen Distinktionen beschäftigen.

Für die Impulsreferate konnten mit Un-
terstützung der Westfälisch-Lippischen Uni-
versitätsgesellschaft die Musikethnologen Dan
Lundberg (Stockholm), Martin Greve (Ber-
lin) sowie die Potsdamer Musikpädagogin Birgit
Jank gewonnen werden. Während Dan Lund-

berg in seinem Vortrag unter dem Titel „Mul-
ticulture versus Cultural Diversity“ das zent-
rale terminologische Problem thematisierte,
skizzierte Martin Greve in seinem Praxisbe-
richt Module zur Anleitung interkultureller
Kompetenz in Musik. Birgit Jank griff in ih-
rem Beitrag diese Aspekte aus musikpäda-
gogischer Perspektive auf und spiegelte die-
se in die Musiklehrerbildung hinein.

Die Tagung war geprägt von einem re-
gen Austausch disziplinspezifischer Forschungs-
standpunkte, die sowohl gemeinsame Schnitt-
stellen als auch unterschiedliche Sichtweisen
offenbarten. Deutlich wurde, dass neben ge-
nuin ethnografischen Studien auch (hoch-)

schulische und außerschulische Lernkontexte
zu Gegenständen interdisziplinärer Forschung
werden können, da sich die Interessen (z. B.
die Bedeutung von Schule als musikkultu-
reller Standort) innerhalb der sie umgeben-
den Community überschneiden. „Musikali-
sche Vielfalt“ als eine in Frage zu stellende
Übertragung des Wortes „diversity“ gab An-
lass zu einer kritischen Sicht auf den in den
öffentlichen Diskursen verbreiteten Begriff.

Diese wie auch die anderen sehr intensi-
ven Diskussionen im Verlaufe der Tagung
ebneten den Weg für folgende gemeinsam
erarbeitete Erklärung, die von den Teilneh-
mern verabschiedet wurde.

Präambel
Am 13.3.2007 ratifizierte die Bundes-

republik Deutschland die „Konvention über
den Schutz und die Förderung der Viel-
falt kultureller Ausdrucksformen“ und hat
damit einen weiteren wichtigen Schritt in
Richtung der Anerkennung und der För-
derung aller Ausdruckformen von Musik
unternommen. Diese Übereinkunft stellt
alle gesellschaftlichen Bereiche vor beson-
dere Herausforderungen. „Kulturelle Viel-
falt“ ist nicht auf Migration zu beschrän-
ken, sondern beinhaltet das fundamentale
Recht jedes Menschen auf einen unein-
geschränkten Zugang zu und eine viel-
schichtige Aneignung von Musik.

Bestandsaufnahme
Musikalische Diversität entwickelt sich

durch die Identitätskonstruktion von Men-
schen in unterschiedlichen kulturellen Kon-
texten. Dies heißt, die verengende Vor-
stellung von einer in sich geschlossenen
Kultur in Deutschland ist aufzugeben.

Kulturelle Diversität in Deutschland: Musikethnologische
Perspektiven und musikpädagogische Konsequenzen

Kultur wird von Menschen gemacht und
in jeweils wechselnden Kontexten ausge-
handelt, angepasst und neu angeeignet;
das vermeintlich Eigene enthält stets Frem-
des. In Anlehnung an den Originaltitel der
UNESCO-Erklärung ist daher der Begriff
Diversität geeignet, zu einem Umdenken
anzuleiten. Denn anders als „Vielfalt“ enthält
Diversität eine Gerichtetheit, da sich das
Individuum aktiv Zugänge zu unterschied-
lichen sozialen Räumen verschaffen kann:
Migrantenkulturen, Jugend- und Subkul-
turen, Regionalkulturen oder globalisier-
te Kulturformen (Tango, Salsa etc.) ent-
halten ebenso wie institutionell etablierte
Kulturformen eine Vielzahl unterschied-
licher musikalischer Anteile. Musik stiftet
kulturelle Identität und fungiert als viel-
schichtiger und wandlungsfähiger „iden-
tity marker“.

Kompetenzentwicklung in kultureller
(musikalischer) Diversität ist Teil des ge-
sellschaftlichen Bildungsauftrags. In diesem
Zusammenhang sind gravierende For-
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OFFEN GEGENÜBERTRETEN

Impulsgeber AMMe
Die Arbeitsgruppe Musikpädagogik und
Musikethnologie (AMMe) sieht ihre Auf-
gabe  darin, richtungsweisende Impulse in
die öffentlichen Diskussionen im Umgang
mit kultureller Diversität zu geben. Die
AMMe versteht sich nicht nur als Forum
für den Austausch über interdisziplinäre
Forschungsprojekte, sondern auch als Be-
raterin und Impulsgeberin für schulische
und außerschulische Institutionen im Umgang
mit Musiken in Lernkontexten. Die Mitglie-
der verstehen sich darüber hinaus als Trä-
ger und Unterstützer eines Netzwerks, das
• Hilfestellung bei der Implementierung
musikethnologischer Inhalte in unterschied-
liche Bildungseinrichtungen gibt,
• Forschungsprojekte in der Schnittmen-
ge Musikpädagogik und Musikethnologie
sammelt und die Ergebnisse einer breiten
Öffentlichkeit zugänglich macht,
• Fortbildungen von Musiklehrern im Be-
reich der „Transkulturellen Musikerziehung“
anbietet oder vermittelt und
• einmal jährlich eine Tagung zu bestimm-
ten Schwerpunkten durchführt.

Sprecher: Bernd Clausen/Universität Bielefeld,
Kontakt: amme_hp@arcor.de

schungsdesiderate festzustellen. Sie be-
rühren die Schnittstellen zwischen Mu-
sikethnologie und Musikpädagogik und
müssen von beiden Disziplinen koope-
rativ erarbeitet werden. Das Wissen um
Diversität in Musik ist z. B. für Deutsch-
land empirisch bisher kaum belegt,
sondern besteht zumeist in der Multi-
plikation individueller Eindrücke und
subjektiver Erfahrungen, die keine Ba-
sis für eine ernsthafte Auseinanderset-
zung mit der Thematik darstellen.

Empfehlungen
AMMe empfiehlt daher nachdrück-

lich die Unterstützung und Förderung
von interdisziplinären Vorhaben in der
Grundlagenforschung und der ange-
wandten Forschung in mindestens drei
Arbeitsfeldern:

(1) Schule, Hochschule und außer-
schulische Lernkontexte als Gegenstand
musikpädagogischer Forschung mit eth-
nografischen Methoden und Fragestel-
lungen,

(2) interdisziplinäre Curriculafor-
schung, beispielsweise zur Hinterfragung
exkludierender Zentrismen,

(3) Entwicklung von didaktischen
Konzepten und Materialien für trans-
kulturellen Musikunterricht.

Außerdem müssen die institutionel-
len Bildungsbereiche verstärkt auf die
Setzung diversifizierter Lerninhalte hin-
gewiesen und darin unterstützt werden.
Dies betrifft insbesondere die Schaffung
neuer Studienprofile, Module und Fort-
bildungsangebote. In der Musiklehrer-
bildung ist in der Praxis die Möglichkeit
des Erlernens von Musikinstrumenten
anderer Kulturen zu etablieren.

Den Hochschulen kommt in dieser
Hinsicht eine besondere Verantwortung
zu. Sie dürfen sich nicht mehr ausschließ-
lich als Vertreter des Umgangs mit nur
einer Musik verstehen, sondern der Brei-
te musikalischer Diversität offen gegen-
übertreten. Das betrifft nicht nur die Musik-
lehrerbildung, sondern auch die Schaf-
fung von Angeboten zur transkulturellen
Qualifizierung von Musikern.           æ

Die Erklärung wurde unterzeichnet von:

Prof. Dr. Bernd Clausen, Musikpädagoge (Universität
Bielefeld), Dr. Aaron Eckstaedt, Musiklehrer (Hamburg),
Birger Gesthuisen, Journalist/Produzent (Moers), PD Dr.
Martin Greve, Musikethnologe (Berlin), Prof. Dr. Birgit
Jank, Musikpädagogin (Universität Potsdam), Dr. Andreas
Kloth, Musiklehrer (Düsseldorf), Sophia Krauß, Lehramts-
studentin (Pädagogische Hochschule Ludwigsburg),
Dr. Dan Lundberg, Musikethnologe (Svensk visarkiv
Stockholm), Prof. Dr. Ekkehard Mascher, Musikpädagoge
(Hochschule für Musik Detmold), Dr. Ute Ohme, Musik-
wissenschaftlerin in der Lehrerfortbildung (Potsdam),
Dr. Rainer Polak, Musikethnologe (Universität Bayreuth),
Dr. Jan Reichow, Rundfunkredakteur (Folkwang Hoch-
schule Essen), Dr. Jürgen Schöpf, Musikethnologe
(Katholische Universität Eichstätt-Ingolstadt), Prof. Dr.
Britta Sweers, Musikethnologin (Hochschule für Musik
Rostock), Prof. Dr. Raimund Vogels, Musikethnologe
(Hochschule für Musik Hannover).

Von Bernd Clausen
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NEUE TÖNE

Ulrike Liedtke über die neue
musikalische PC-Gesellschaft

ZWISCHEN

Sensation

bewusstem
  Hören

UND

Das Laptoporchester Berlin

Acht Musiker spielen ihre Instrumente,
reagieren auf die Einsätze des
Dirigenten oder auf festgelegte
zeitliche Abläufe nach Timecode.
Die Instrumente stehen auf Tischen:
Es sind Laptops.

Den Kontrapunkt setzt der auf einem
natürlichen Musikinstrument spielende
Solist vor dem Orchester, ein Gitarrist
oder auch ein „Wasserspieler“, der in der
Wassermusik mit Tropfen, Plätschern und
Blubbern „kontaktmikrofoniert“ virtuos
agiert. Im Hintergrund läuft ein zur Musik
passendes Video. Das Ganze ist eine Show
vom Feinsten: Das Laptoporchester Berlin
präsentiert seine Kunst in multimedialer
Darstellungsform.

Die Musiker spielen wie ein normales
Orchester, auch wenn ihre Aktionen für
den Zuschauer nicht gleichermaßen nach-
vollziehbar sind.

Man weiß nicht genau, ob nicht doch
vielleicht einer zwischendurch eine
E-mail schreibt.

Die Musik entsteht im Moment, aus
vorprogrammiertem Material und nach
festem Ablaufplan. Das Material zur Klang-
erzeugung besteht ausschließlich aus Hard-
und Software.

Der Blick ins Publikum zeigt, dass diese
Form der Aktion auf großes Interesse ganz
junger Besucher stößt. Das durchschnittliche
Alter lag in einem Pfingstkonzert in Rheins-
berg bei vielleicht 23 Jahren. In dieser Alters-
gruppe gilt der Laptop längst als beliebtes
Hausmusikinstrument.

Gewiss ließe sich die gesamte Komposi-
tion des Orchesters auch mit ein oder zwei
Laptops verwirklichen, doch:

Gerade im Zusammespiel liegt der
eigentliche Reiz der Aufführung.

Jeder der Interpreten versteht sich als
Musiker, auch wenn er in seiner Ausbil-

dung aus den verschiedensten
Richtungen kommt – Sound-
designer, Klanginstallateur,
Informatiker.
Alle haben mehrjährige
Erfahrungen mit Bandprojekten.
Ein Klangregisseur, Martin
Klemmer, sorgt für die Balance,
André Klein entwickelt als musi-
kalischer Konzeptkünstler Ideen
und Konzertprogramme.
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Um 2005 entstanden weltweit
verschiedene Laptoporchester, u. a. in
Seattle, Prinston, Moskau, Tokio und
Berlin. Ein internationales Treffen unter
Einbeziehung von professionellen Berliner
Tonstudios ist geplant.

Laptoporchester, nun mit einem sich
verändernden Pool von acht Musikern.

Sie musizierten demokratisch organi-
siert, was Grundsatzdiskussionen über
Kunst und Politik einschloss.

Das Orchester entwickelt sich weiter.
In der gegenwärtigen Phase hat es sich
zum Quartett verkleinert, um konzentrierter
und effektiver zu arbeiten. Dabei nutzen
die Musiker professionelle Unterstützung
sowohl aus der Kunst als auch der Hard-
und Softwareindustrie, wo sich das Spon-
sorenbudget schlicht aus den erreichten
Zuschauern berechnet.

Besondere Erfolge feierte das Laptop-
orchester anlässlich der „Langen Nacht
der Kontrastorchester“ im Kulturforum am
Potsdamer Platz in Berlin. Dort trat es
neben dem Nasenflötenorchester, dem
Gameboy-Orchester und den Leipziger
Auto-Symphonikern auf.

Was vielleicht nach äußerlichen
Effekten riecht, verbindet die Sensation
mit bewusstem Hören heute.

Für den Musiker bleibt das spannende
Erlebnis von Klang im Moment des Ent-
stehens – wie bei einer anderen Orchester-
komposition auch.      

 Ursprünglich ging das Berliner
Laptoporchester 2003 aus einer
offenen Jam-Session als „Laptop-
battle“ hervor. Man traf sich
monatlich zur Improvisation. Als
konkrete Kompositionen in den
Mittelpunkt der Arbeit traten,
wurde aus der „Laptopbattle“ das

Die Autorin:
Dr. Ulrike Liedtke, Leiterin der Bundesmusikakademie
Rheinsberg, ist Rundfunkratsvorsitzende beim Rundfunk
Berlin-Brandenburg (rbb) und Präsidiumsmitglied des
Deutschen Musikrats.
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BILDUNG.FORSCHUNG

In der Wolfenbütteler Bundesakademie für
kulturelle Bildung war reichlich musikalische
Prominenz versammelt, was zeigte, dass man
nun auch von offizieller Seite bereit ist, „neu
zu denken, was das Konzert sein könnte“,
wie es Lutz Stratmann, Niedersachsens Mi-
nister für Wissenschaft und Kultur, formu-
lierte.

Diese Bereitschaft zur offenen Diskussion
ist durch die derzeitige Entwicklung des bür-
gerlichen Konzerts motiviert: Die im doppelten
Wortsinn klassischen Konzertbesucher wer-
den sich in den nächsten drei Jahrzehnten
um ein Drittel verringern, denn die heute
Jungen werden im Alter voraussichtlich nicht
mehr zu Klassikhörern. Diesen so genannten
Kohorteneffekt referierte der Musikwissen-
schaftler und Empiriker Heiner Gembris an-
hand vorbildlich durchgeführter Studien –
aussagekräftiger als die gerne angezweifelten
provisorischen Erhebungen einzelner Musik-
theater.

So steht die Politik unter dem Druck, Ini-
tiative zu ergreifen, in Niedersachsen z. B. in
Form des neuen „Praetorius-Preis Musikver-
mittlung“. Dessen erster Preisträger, der pfiffige
Komponist und Posaunist Mike Svoboda, stellte
fest, welche Vielfalt neuer Aufführungsformen
es bereits gibt. Er gehört zu den optimisti-
schen Vertretern der Praxis, die man derzeit
als gute Beispiele auf deutsche Podien ruft.
In Wolfenbüttel gehörten dazu auch Ludger

Brümmer vom Karlsruher„Institut für Musik
und Akustik“ – er schwärmte von den zahl-
losen elektronischen Möglichkeiten räumli-
cher Komposition – und Markus Fein, der
von den gelungenen Konzertexperimenten
seiner „Sommerlichen Musiktage Hitzacker“
berichtete.

Solche Euphorie ist keineswegs reines Fei-
genblatt, sondern als Kampf um den Mut zu
Neuem zu verstehen – in einer Zeit, in der
sich auch Förderstrukturen verändern. Ge-
rade unkonventionelle, außergewöhnliche
Konzertformen – vom Festival bis zur Oper
in der U-Bahn – erhalten trotz ihrer Erfolge
weniger Aufmerksamkeit als die repräsenta-
tiven Großprojekte, die Soziologe Volker
Kirchberg als „übergewöhnlich“ bezeichne-
te: Globale Konzerthäuser, die das bürgerli-
che Konzert nordeuropäischer Tradition im
Stil Sydneys mit allerlei peripheren Angebo-
ten ausstatten und sich von der Elbe bis Pe-
king über stadtpolitische Sekundärfunktionen
legitimieren. Mit Kirchberg sahen auch an-
dere die Gefahr, dass die vermeintlich breite
Musikvermittlung hier bloß zum Nachgedan-
ken verkomme. Der Ökonom Michael Hutter
sprach gar von einer kurzfristigen, machtpoli-
tischen und ökonomischen Selbstbedienung
der Eliten ohne Rücksicht auf Folgekosten.

Dem entgegnete Annette Schwandner
vom niedersächsischen Ministerium für Wis-
senschaft und Kultur, die Mittel zusätzlicher
Förderung seien zwar begrenzt, eine musi-
kalische „Grundsicherung“ aber durchaus und
verfassungsgemäß vorhanden, in Niedersach-
sen vor allem in Form der Finanzierung dreier
Staatstheater. Angesichts dieses Angebots gebe
es lediglich ein Vermittlungsproblem. Wich-
tig sei zukünftig die „Musikalisierung“ Jugend-
licher etwa durch Projekte wie „Jedem Kind
ein Instrument“ in Niedersachsen. Hier gelte
es, gemeinsame Ziele zu vereinbaren.

Eben das wird allerdings schwierig, solan-
ge „Grundsicherung“ und andere Begriffe und
Modelle des kulturellen Bildungsauftrags in
Debatten und Lehrplänen auf die traditio-
nelle Aufführungskultur des bürgerlichen
Milieus begrenzt sind. Um das Potenzial für
Konzerte ebenso wie Instrumentalunterricht
zu erschließen, mangelt es dem Betrieb an

Es heißt, der berühmteste
Bibliothekar der Stadt, Gott-

hold Ephraim Lessing, sei unmusi-
kalisch gewesen. Demnach war
Wolfenbüttel der ideale Ort, die
Zukunft des klassischen Konzerts
„voraussetzungslos“ zu diskutieren.
So folgerte zumindest Matthias
Sträßner vom Deutschlandfunk in
seiner Anmoderation des zwei-
tägigen Symposiums „Zukunfts-
konzert – Musikvermittlung und
Aufführungskultur“.

Attraktivität. Das beruht auch auf einem
voreiligen „Wir“ als Grundtenor der musika-
lischen Hochkultur, welches verschleiert, dass
sich längst verschiedene Hörwelten ausdif-
ferenziert haben. Gezielt unterschiedlich sollten
die Häuser aufgestellt sein, meinte Albert
Schmitt von der erfolgreich unternehmeri-
schen Deutschen Kammerphilharmonie Bre-
men.

Dass statt stilistischer Einheit das Moment
des Ereignisses programmatisches Leitbild
musikalischer Hochkultur sein könnte, erhellte
der Theaterwissenschaftler Jens Roselt: „Was
ist eigentlich nebensächlich?“ In einem Alltag
zunehmend passiven Musikkonsums kann das
Konzert denkwürdige und spannende Irrita-
tion sein. Gesucht sind mithin Aufführungs-
formen, die zwischen den modernen Lebens-
welten und den Ritualen der Klassik vermitteln
und in denen das Erleben trotzdem ein mu-
sikalisches bleibt, also nicht zum Event ver-
kommt. Doch sei es das Gesprächskonzert oder
die Oper in der U-Bahn: Progressive Musik-
vermittlung rechnet sich zu Beginn nicht und
braucht Förderung.

Dem ersten Symposium seiner Art gelan-
gen noch keine einstimmigen Forderungen
an die Politik, die ganz so voraussetzungslos
dann doch nicht ist. Der Generalsekretär des
Deutschen Musikrats, Christian Höppner,
schlug als vermittelnden Kompromiss eine
zweigleisige Förderung sowohl der Tradition
als auch innovativer Projekte vor. Sollte sich
so immerhin das Argument durchsetzen, dass
man statt vom Niedergang von der Auffäche-
rung der musikkulturellen Blüte sprechen
kann, wäre schon viel gewonnen.          

Der Autor
Paul Bräuer studierte Musikwissenschaft, Sinologie und
Publizistik in Berlin und Shanghai. Er arbeitet als freier
Journalist und Publizist u. a. für den Berliner Tagesspie-
gel und das Haus der Kulturen der Welt.

Symposium „Zukunftskonzert“: Auf der Suche nach neuer Aufführungskultur

WAS IST EIGENTLICH nebensächlich?
Von Paul Bräuer
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Karl-Heinz Reuband mit einer Nichtbesucheranalyse:

WARUM MANCHE OPERNLIEBHABER

keine Operngänger SIND

Inszenierungen finden nicht ungeteilten
Beifall: Oft schwört modernes Regietheater
Besucherabstinenz herauf.

Untersuchungen zu dieser Fragestellung
gibt es nicht. Es gibt lediglich Arbeiten, bei
denen auf objektive Zusammenhänge rekur-
riert wird und Besucher und Nichtbesucher
von Opern anhand ihrer sozialen Merkmale
verglichen wurden (vgl. u. a. Schulze 1992,
Reuband 2002, 2006 b, Brauerhoch 2005,
Keuchel 2005, Rössel et al. 2005). Die sub-
jektiven Gründe für den Nichtbesuch blie-
ben dabei ausgeklammert. Sie lassen sich aus
den sozialen Zusammenhängen selbst nicht
oder nur bedingt erschließen: Denn gleiche
Motive können mit unterschiedlichen sozia-
len Merkmalen einhergehen und unterschied-
liche Motive mit gleichen sozialen Merkma-
len.

Im Folgenden sollen die Motive für den
Verzicht auf den Opernhausbesuch unter

Nirgendwo in der Welt gibt es
so viele Opernhäuser wie in

Deutschland. Und kaum eine ande-
re Institution der Hochkultur wird
staatlich in derart starkem Maß
subventioniert und in der Bevöl-
kerung zugleich hoch geschätzt.
Gleichwohl stellt der Kreis der
Nutzer nur eine Minderheit dar –
und dies selbst dort, wo ein
Opernhaus am Ort existiert, die
Gelegenheit zum Besuch mithin
günstig ist (vgl. Reuband 2002).
Warum aber wird von der Option
so selten Gebrauch gemacht?

Opernliebhabern näher untersucht werden.
Die Studie stützt sich auf zwei anonym durch-
geführte postalische Bevölkerungsbefragun-
gen von Personen mit deutscher Staatsan-
gehörigkeit (18 Jahre und älter) in den Städten
Hamburg und Düsseldorf.1 Die Beteiligung
an den Erhebungen, die sich auf repräsenta-
tiven Stichproben aus den Einwohnermelde-
registern stützen und im Jahr 2004 durchge-
führt wurden, lag in beiden Städten erfreulich
hoch: Nach Abzug der „neutralen“ Ausfälle (wie
„verzogen“ oder „verstorben“) wurde in Ham-
burg eine Quote von knapp 50 Prozent er-
reicht, in Düsseldorf von 59 Prozent. Die Zahl
der Befragten belief sich in Hamburg auf 410
Personen, in Düsseldorf (wo eine größere Aus-
gangsstichprobe die Basis darstellte) auf 1044.
Als Grundlage der Analyse dienen die Ant-
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worten auf eine offen gehaltene Frage (ohne
vorgegebene Antwortkategorien) zu den
Gründen für den Verzicht auf Opernbesuch.

Empirische Befunde

Gemessen am Vorkommen des Opern-
besuchs unterscheiden sich die beiden Städ-
te nur graduell. Der Anteil der Opernhaus-
besucher ist in beiden Städten nahezu gleich
groß: Zwischen 24 und 26 Prozent der Be-
fragten geben an, gewöhnlich mindestens ein-
mal im Jahr in das Opernhaus ihrer Stadt zu
gehen. Die Zahl derer, welche Opern wert-
schätzen und denen diese „sehr gut“ oder
„gut“ gefallen, liegt demgegenüber höher –
bei 30 (Düsseldorf) bzw. 36 Prozent (Ham-
burg). Und würde man diejenigen einbezie-
hen, die zumindest ein mittleres Gefallen kon-
zedieren, würde die Zahl noch weiter steigen
– auf einen Wert um 58 bis 59 Prozent.

 In welchem Umfang das Opernbesucher-
potenzial nicht ausgeschöpft wird, wird be-
sonders deutlich, wenn man die Intensität
der Wertschätzung für Opern in die Betrach-
tung einbezieht und die Verhältnisse speziell
unter den ausgeprägten Opernliebhabern be-
trachtet. Erwartungsgemäß zeigt sich zwischen
der Beurteilung von Opern und dem Opern-
besuch ein enger Zusammenhang: Je größer
die Wertschätzung ist, desto eher kommt es
auch zum Opernbesuch. Aber selbst bei den-
jenigen, denen Opern „gut“ oder „sehr gut“
gefallen, ist keineswegs ein Opernbesuch ga-
rantiert.

So sind es unter den Hamburger Befrag-
ten, denen Opernmusik „sehr gut“ gefällt,
lediglich 59 Prozent, die sich mindestens
einmal im Jahr eine Opernaufführung anschau-
en. Unter denen, die Opern als „gut“ einstu-
fen, sind es nicht mehr als 39 Prozent. In
Düsseldorf liegen die analogen Werte mit 62
und 50 Prozent etwas höher. Damit scheint
es dem Düsseldorfer Opernhaus etwas bes-
ser zu gelingen, Opernliebhaber am Ort zum
Opernbesuch zu motivieren.2 Gleichwohl:
Auch dort kann man noch von einem nen-
nenswerten, nicht aktivierten Potenzial von
Opernbesuchern sprechen.

Welche Gründe sind es, die Opernlieb-
haber vom Opernhausbesuch abhalten? In
beiden Städten wird der Kostenaspekt am
häufigsten genannt. An zweiter Stelle stehen
Fragen des Lebensstils. Dazu gehören Anga-
ben, die Aspekte der Lebensführung umfas-
sen – von ungünstiger Zeit, fehlender Be-
gleitperson bis hin zu Krankheit und Ge-
brechen.3 Unter denjenigen, denen Opern
„gut“ gefallen, ist in nennenswertem Maß zu-
dem Zeitknappheit ein Motiv. Dass es sich
bei diesen Nennungen nicht um bloß vorge-

schobene Motive handelt – Begründungen,
die für sich selbst oder andere Personen den
Verzicht auf einen Opernbesuch kulturell
plausibel und legitim erscheinen lassen –,
belegen vertiefende Analysen: Wer den Kos-
tenaspekt nennt, hat tatsächlich überpropor-
tional ein geringeres Einkommen. Und wer
Zeitknappheit angibt, hat tatsächlich durch-
schnittlich auch weniger freie Zeit (vgl. Reu-
band 2008).

Unter den Befragten mit starker Vorliebe
für Opern (Einstufung als „sehr gut“) finden
sich an dritter Stelle opernspezifische Begrün-
dungen in Form einer Kritik am Inszenierungs-
stil. In mehreren Fällen wird auf eine nähere
Präzisierung verzichtet und lediglich global
auf die Inszenierungspraxis verwiesen. Aber
es gibt in hinreichendem Maß auch konkre-
te Nennungen, die Rückschlüsse auf das

Vorliebe für Opernmusik
begünstigt Opernbesuch,

garantiert ihn jedoch
nicht zwangsläufig

vorherrschende Meinungsklima zulassen. So
gibt es in Hamburg ausschließlich eine Kritik
am „modernen“ Inszenierungsstil. Dass Insze-
nierungen zu „altmodisch“ oder „konventio-
nell“ seien, wird nicht erwähnt. In Düsseldorf
wird zwar ebenfalls mehrheitlich eine Kritik
am „modernen“ Inszenierungsstil geäußert,
es gibt jedoch auch vereinzelte Befragte, die
eine Kritik an zu „konventionellen“ Inszenie-
rungen äußern.4

In der Tat unterscheiden sich die Opern-
häuser in Hamburg und Düsseldorf im An-
teil der Opern, die durch einen „modernen“
Inszenierungsstil, wie er durch das Regiethe-
ater repräsentiert wird, u. a. mit Verlagerung
des Geschehens in die Gegenwart, gekenn-
zeichnet sind. Hamburg ist in dieser Hinsicht
„moderner“. Und vermutlich ist dies auch der
Grund, warum man hier lediglich Kritik am
„modernen“ Inszenierungsstil antrifft und
nicht, wie in Düsseldorf, an vermeintlich oder
real zu „konventionellen“ Inszenierungen.

Unter den Befragten, die nur in begrenz-
tem Maß dem Rekrutierungspotenzial des
Opernbesuchs zuzurechnen sind (Einstufung
von Opern als „gut“), spielen Fragen der Insze-
nierungspraxis hingegen keine Rolle. Kosten,
Zeitmangel und Fragen des Lebensstils haben
hier ein größeres Gewicht.  Womöglich spielt

die Inszenierungspraxis unter ihnen auch keine
größere Rolle, weil sie aufgrund ihres gerin-
geren Interesses an Opern über die jeweili-
ge Aufführungspraxis am Ort nicht informiert
sind und kein Urteil dazu abgeben können.

Dass andere Arten von Musik für sie at-
traktiver wären als Opern, meinen am ehes-
ten diejenigen, die Opern weniger stark zu-
getan sind, sie allenfalls „mittelgut“ finden.
Und ebenfalls findet sich bei ihnen häufiger
die globale Bekundung, man habe kein Inte-
resse an Opern (ohne dies im Einzelnen zu
präzisieren).

Lediglich in Hamburg stellen die starken
Opernliebhaber eine Ausnahme dar; und
selbst unter ihnen äußert ein Teil fehlendes
Interesse – ein Phänomen, das vermutlich
damit zusammenhängt, dass sich diese Nen-
nung auch auf das Spielplanangebot, die In-
szenierungspraxis oder andere Aspekte richten
kann und nicht immer das Interesse an Opern-
musik per se meinen muss. Die sonstigen Ant-
worten, die in der Tabelle (rechts) in der Rubrik
„Sonstiges“ zusammengefasst sind, verteilen
sich auf ein breites Spektrum von Nennun-
gen. Eine bedeutsame Häufung spezifischer
Äußerungen findet sich nicht.

Konsequenzen für die
Kulturpolitik

Was sind nun die wichtigsten Folgerun-
gen aus unserer Untersuchung? Es ist nicht
die Institution der Oper, die Menschen vom
Besuch abhält, sondern die fehlende Wert-
schätzung klassischer Musik, speziell von
Opern. Versuche, mittels „Eventkultur“ Men-
schen mit fehlendem Interesse für Opern in
ein Opernhaus zu rekrutieren, sind angesichts
der zentralen Stellung der musikalischen
Vorlieben für den Opernbesuch skeptisch zu
beurteilen. Will man für einen Nachwuchs
des Opernpublikums sorgen, bedarf es der
längerfristigen Förderung und Verstärkung des
Interesses an klassischer Musik, und dies
möglichst bereits in Jugendjahren.

Vorliebe für Opernmusik begünstigt Opern-
besuch, garantiert ihn jedoch nicht zwangs-
läufig. Seltener oder fehlender Opernbesuch
unter Opernliebhabern resultiert primär aus
den eigenen ökonomischen Ressourcen und
dem eigenen Lebensstil. Auf die spezifischen
Besonderheiten des Lebensstils einzugehen
(etwa durch andere Aufführungszeiten oder
andersgeartete Strategien der Aufführungs-
praxis), dürfte kaum machbar sein. Im Fall
der finanziellen Hindernisse jedoch bieten sich
eher Maßnahmen an, wie z. B. kostengüns-
tige Abonnements oder Sonderaktionen. Eine
nennenswerte Erhöhung der Eintrittspreise,
die in Zeiten fiskalischer Krisen immer wieder
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von Politikern als Mittel der Kostenreduk-
tion thematisiert werden, ist – wie auch Er-
eignisse aus neuerer Zeit belegen – jedenfalls
als dysfunktional anzusehen.5

Ein Opernhaus, das sich ausschließlich dem
modernen Regietheater verpflichtet fühlt und
keine alternativen Optionen bietet, droht sich
seinem Publikum zu entfremden. Mag auch
künstlerische Innovation das Profil eines Hauses
nach außen hin abbilden und gibt es dafür
auf Seiten der Besucher auch durchaus eine
gewisse Aufgeschlossenheit und Toleranz (vgl.
Reuband 2005), so können die Bedürfnisse
der Besucher andererseits doch nicht außer
Acht gelassen werden: Kritik an einem zu
modernen Inszenierungsstil wird nämlich von
größeren Teilen der Opernbesucher mitge-
tragen. Besucherumfragen in Düsseldorf und
Köln zeigen (für Hamburg liegen keine ent-
sprechenden Befunde vor), dass die Mehr-
heit eine Inszenierung in der ursprünglichen
Zeit der Handlung favorisiert. Nur ein kleine-
rer Teil plädiert für eine Verlagerung in die
Gegenwart oder macht die Entscheidung von
anderen Kriterien abhängig (wie z. B. „in sich
stimmig“, vgl. Reuband 2006a).

Wo dem Bedürfnis der Besucher in grö-
ßerem Maß und nahezu kontinuierlich nicht
entsprochen wird, droht – wie Ereignisse an
anderen Orten gezeigt haben – massiver
Besucherschwund.6                                 

Fußnoten:
1 Die Düsseldorfer Erhebung wurde im Rahmen eines
Projekts zur kulturellen Teilhabe der Bürger durchge-
führt, finanziell gefördert von der Fritz-Thyssen-Stiftung
(AZ 30.03.0.080). Die Hamburger Erhebung war in ein
Projekt eingebunden, das – thematisch mit anderen
Schwerpunkten – von der Volkswagen Stiftung und mit
eigenen Lehrstuhlmitteln gefördert wurde.
2 Dies zeigt sich auch in der Stärke des Zusammenhangs
zwischen Bewertung von Opern und Häufigkeit des
Opernbesuchs: Der Korrelationskoeffizient liegt in Düssel-
dorf bei r = .60, in Hamburg bei r = .37. Die Unterschiede
bleiben auch dann bestehen, wenn man die sozialen
Merkmale wie Geschlecht, Alter und Bildung korreliert.
3 Das Fehlen von Begleitpersonen wird in nennenswer-
tem Maß in Hamburg von denen genannt, die Opern
„gut“ finden (18 Prozent), in Düsseldorf findet sich eine
analog gehäufte Nennung unter denen, die Opern als
„sehr gut“ beurteilen (13 Prozent).
4 Dies gilt auch dann, wenn man diejenigen Befragten
einbezieht, die Opern lediglich „mittelgut“ finden oder
nicht sonderlich schätzen.
5 So führte unlängst in Dresden die Erhöhung der Preise
für das so genannte „Dresdner Anrecht“-Abonnement –
Oper/Ballett, Operette/Musical und Schauspiel umfas-
send – zu einem Verlust von 1000 Abonnenten (Dresd-
ner Neuste Nachrichten 2.2.2007, S. 10).
6 Die Erfahrungen des Opernhauses in Hannover, wo vor
einigen Jahren mach gewagten Neuinszenierungen in
modernistischem Gewand ein großer Teil der Abonnen-
ten ihr Abonnement kündigte, sind ein deutlicher Beleg
dafür (vgl. Welt am Sonntag 11.5.2003, 22.6.2003; Die
Welt  22.6.2003).
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Hamburg Düsseldorf

Gründe Sehr gut Gut Mittel Sehr gut Gut Mittel

Kein Interesse 13 2 17 * 7 26

Andere
Musikpräferenzen – 11 25 3 10 24

Inszenierungspraxis 26 4 2 22 3 3

Kosten 39 55 32 38 32 20

Zeitmangel – 26 16 13 16 18

Sonstiger Lebensstil 26 47 23 31 37 17

Sonstiges 26 18 16 13 18 19

(N=) (23) (55) (88) (32) (73) (187)

Tabelle: Gründe für fehlenden Besuch von Opernaufführungen nach Ausmaß der Wert-
schätzung von Opern (Mehrfachnennungen in Prozent).     * < 0,5 %

Weitere Erklärungen zu Tabelle und Umfrage:

Aufgeführt sind diejenigen, die seltener als einmal im Jahr in die Oper ihrer Stadt gehen
und die Opern in unterschiedlichem Maße wertschätzen. Diejenigen, denen Opern „schlecht“
oder „überhaupt nicht“ gefallen, mithin keine Opernliebhaber sind, sind in der Übersicht
nicht mit aufgeführt. Die Prozentuierung ist spaltenweise vorgenommen; die Zahl der
Befragten, auf die hin prozentuiert wird (N), ist in Klammern vermerkt.

Frageformulierungen: Die Frage nach der Wertschätzung von Opern lautete: „Wie
sehr gefallen Ihnen die folgenden Musikarten? … Opern“ [Antwortkategorien: „Sehr gut
– Gut – Mittel – Schlecht – Überhaupt nicht“]. Die Frage zur Ermittlung der Gründe für
die „Opernabstinenz“ war als offene Frage – ohne vorgegebene Antwortkategorien kon-
struiert. Sie folgte einer Frage zur Häufigkeit des Opernbesuchs in den letzten zwölf Mo-
naten und lautete: „Es gibt unterschiedliche Gründe, warum Menschen nicht oder selten
die Oper besuchen. Wie ist das bei Ihnen? Warum besuchen Sie nicht häufiger Opernauf-
führungen?“

Die auf die Frage nach den Gründen hin geäußerten Meinungen wurden von uns
nachträglich kategorisiert und zu größeren Themenbereichen zusammengefasst. Die Ka-
tegorie „andere Musikpräferenzen“ umfasst Aussagen wie „lieber Konzert“, „lieber nicht-
klassische Musik“, „Musik zu schwer, zu laut“ etc.; die Kategorie „sonstiger Lebensstil“
umfasst Angaben wie „bin zu ermüdet nach der Arbeit“, „ungünstige Zeit“ „keine Be-
gleitperson“ etc.
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INVENTIO-Sonderpreis 2007 an Ignes Ponto
Ignes Ponto, stellvertretende

Vorsitzende der Jürgen Ponto-
Stiftung zur Förderung junger
Künstler, wurde in München mit
dem INVENTIO-Sonderpreis
„Verantwortung für die Musik in
der Gesellschaft“ ausgezeichnet,
den der Deutsche Musikrat und
die Stiftung „100 Jahre Yamaha“
zum ersten Mal ausgeschrieben
haben.

Hans Bäßler, Juryvorsitzender und Vize-
präsident des Deutschen Musikrats, würdig-
te bei der Preisverleihung des INVENTIO 2007
das herausragende Engagement von Ignes Pon-
to im Bereich der kulturellen Bildung von Kin-
dern und Jugendlichen. Hier der Wortlaut der
Laudatio:

„Dass es ganz unterschiedliche Auffassun-
gen von bürger- und zivilgesellschaftlichem
Engagement gibt, ist uns mehr oder weniger
allen bewusst. Eine der vielen Möglichkei-
ten, die uns Bürgern offen stehen, ist die, eine
Stiftung zu gründen oder in einer Stiftung,
die stets für einen bestimmten Zweck arbei-
tet, mitzuarbeiten. Bei Ihnen, verehrte Frau
Ponto, konnten wir nun über all die Jahre
seit 1977 erfahren, wie sie diese doppelte
Aufgabe mit großem Engagement ernst nah-
men – als Stifterin, als engagiertes Kuratori-
umsmitglied.

So habe ich sie vor elf Jahren in Lübeck
bei der Bundesbegegnung ‚Schulen musizie-
ren‘ kennengelernt. Sie kümmerten sich per-
sönlich, zusammen mit Freiherr Loeffelholz
von Colberg und Frau Smazal, um ein ganz
neuartiges musikpädagogisches Projekt, das
seit 1981 von der Pontostiftung in Zusammen-
arbeit mit dem Verband Deutscher Schul-
musiker (vds) nachdrücklich gefördert wur-
de und Schülerinnen und Schüler aus allen
Bundesländern musizierend zusammenführte.

Und dieses Kümmern war nicht nur ein
Dabeisein mit einigen freundlichen Worten,
sondern durchaus engagiert: Ihnen missfiel
die Lautstärke einer bestimmten Rockband
(was durchaus nachzuvollziehen war), Sie
äußerten dies offen und direkt – und brach-
ten damit eine Diskussion im damaligen
Bundesvorstand in Gang, die für mich als
damaligem Vorsitzenden des vds nicht ein-
fach zu steuern war. Denn die Gegenthese
lautete: Rockmusik muss laut sein – sozusagen
genrebedingt. Was sich erst in den nachfol-
genden Jahren durch zahlreiche wissenschaft-
liche Untersuchungen belegen ließ, hatten Sie
emotional erfahren: Zu laute Musik kann krank

machen, Musik kann Aggressionen fördern.
Wir haben damals aus diesen Überlegungen
unsere Konsequenzen gezogen. Nicht, dass
wir Rockmusik verboten hätten! Aber wir
kamen zur Überzeugung, dass wir als Schul-
musiker zu sensiblem und differenziertem
Hören erziehen wollen und deshalb das Hören
fördern müssen und das Ohr nicht zerstören
dürfen.

Sie wurden damals auch begleitet von Prof.
Dr. Richard Jakoby, dem für die Musik zu-
ständigen Mitglied des Kuratoriums der Ponto-
Stiftung, dem Ehrenpräsidenten des Deutschen
Musikrats, langjährigen Präsidenten der Hoch-
schule für Musik und Theater Hannover und
Mitglied im Kuratorium des Goetheinstituts.
Er war – und man muss heute sagen: ist noch
in vieler Hinsicht – so etwas wie die Schalt-
stelle der Musikpolitik und damit auch der
künstlerischen Förderung junger Menschen.
Sie beide verband eines: Wer junge Menschen
mit ihren künstlerisch-ästhetischen Begabun-
gen fördert, tut wirklich etwas für das Ge-
meinwohl.

Das Geschehen

Wer damals, 1977, das Geschehen mit-
telbar miterlebt hat, erinnert sich noch ge-
nau an den Ablauf des Geschehens, an die
Heimtücke. Lassen Sie mich gleichwohl nur
kurz mit den Worten von Ignes Ponto an das
Ereignis damals erinnern, um zu ermessen,
was die Gründung der Ponto-Stiftung bedeutet
hat: Ignes Ponto sagte einmal vor einigen Jah-
ren: ‚Nichts, keine Sekunde dieses 29. Juli
1977, ist vergessen, da es nichts Unwürdige-
res und Verabscheuungswürdigeres auf Er-
den gibt als den Angriff auf einen vollkom-
men ahnungslosen und wehrlosen Menschen,
den die Täter gar nicht kannten. Sie kannten
nicht seine Menschlichkeit, sein herausragendes
Wissen, sein Talent und seine großen Gaben.
Nicht seine Würde, seinen einmaligen Humor,
sein wunderbares Kunstverständnis. Der Ver-
lust eines solchen Menschen von einem
Augenblick zum nächsten bedeutet für sei-

ne Familie das Weiterleben ohne ihn – ohne
den Mann, den Vater und Großvater, in Schock
und Ohnmacht gegenüber der schweren
seelischen Verletzung.‘

Sich in dieser Situation existenzieller Hilf-
losigkeit gesellschaftspolitische Gedanken zu
machen, ist kaum vorstellbar. Theologisch
gesprochen: Damit das Böse nicht das letzte
Wort, nicht die letzte Tat ist! Dies ist sicher
mehr als das, was wir mit dem Begriff ‚mensch-
liche Größe‘ beschreiben können. Ich glau-
be, dafür kann man kein angemessenes Wort
finden.

Leichter ist es, was dann gelang: Eine hoch-
karätige Stiftung, die alle Künste umfasst –
nicht nur die Musik – wird ins Leben geru-
fen. Ihr Ziel: die Bildung von Kindern und
Jugendlichen – und hier besonders die För-
derung der künstlerischen Kräfte im Men-
schen; dies besonders bei Hochbegabten, aber
auch, wie wir am Beispiel ‚Schulen musizie-
ren‘ gesehen haben, in die Breite gehend. Denn
hier wurden im Zeitraum 1981 bis 2008 (jetzt
läuft die Förderung gerade aus) alle zwei Jahre
etwa 1300 Schüler aus allen Bundesländern
erreicht. Eine echte Breitenbildung! Die Be-
gegnungstreffen in Berlin, Gütersloh, Lübeck
oder Pforzheim, konzipiert von Herjo Lentz
und heute von Georg Kindt im Auftrag des
vds, haben alle nur ein Ziel: Musik anderen
jungen Menschen, aber auch Alten und Be-
nachteiligten nahe zu bringen. In Kranken-
häusern, Schulen und Altersheimen. Die Un-
terstützung der Ponto-Stiftung bedeutete: Nur
wenn Sie auch dafür stimmen, konnte diese
Arbeit umgesetzt werden.

Doch neben der Förderung der Breiten-
arbeit war es Ihr Wunsch, den jungen Künst-
lerinnen und Künstlern optimale Förderungs-
chancen zu geben. Wer weiß, was es bedeutet,
auf dem Lande aufzuwachsen, wo der nächste
qualitativ hochstehende Unterricht 120
Kilometer entfernt liegt, kann ermessen, was
die Hilfe der Ponto-Stiftung bewirken kann.
Wenn wir uns nur einmal die Namen der
Musiker vor Augen führen, die über die Ein-
zelstiftung Unterstützung erfahren haben, dann
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wissen wir: Die Ponto-Stiftung ist nicht mehr
wegzudenken aus dem deutschen Musikle-
ben. Hier nur eine kleine Auswahl aus der
Vielzahl der Namen, die eine internationale
Karriere gemacht haben:

Kolja Blacher, Frank Peter Zimmermann,
Andreas Bach (1979); Gottfried von der Goltz
(1982); Christian Tetzlaff (1983); das Au-
ryn-Quartett, Silke-Thora Matthies, Lars Vogt
(1985); Marc Albrecht, Boris Faust, Isabelle
Faust, Sophie Mautner (1988); Daniel Gae-
de (1990); Sirii Schütz (1991) und Daniel
Müller-Schott (1992).

Hinzu kommen die vielen Preisträger von
‚Jugend musiziert‘, die Förderung des Bun-
desjugendorchesters, des Bundesjazzorches-
ters, vieler Wettbewerbe, des Studios für Neue
Musik in Weimar. Und natürlich wird auch
die Neue Musik herausgehoben unterstützt.
Wenn ich jetzt nicht auf die vielen Schrift-
steller, Architekten, Maler und Darsteller ein-
gehe, dann deswegen, weil wir mit dem IN-
VENTIO Ansätze auszeichnen, die im Bereich
der musikalischen Bildung tätig sind.

Und die Förderung war ja nicht allein eine
finanzielle: Sie kümmerten sich und kümmern
sich als Stiftung um die Künstler, um Kon-
zerte, Auftritte und Ausstellungen, um Lesun-
gen und um die Publikation von Werken.
Denn das war ja Ihr Bestreben: Die noch Un-
bekannten sollten gesehen, gehört, wahrge-
nommen werden. Der Dialog zwischen dem
Schöpfer, dem Interpreten und dem Publi-
kum ist entscheidend. Wo dieser Dialog nicht
stattfindet, kann keine Kunst stattfinden. Und
wo keine Kunst mehr möglich ist, da beginnt
das Leben, ja unsere Gesellschaft überhaupt
sinnlos zu werden. In allem spiegelt sich die
Überzeugung wider, dass die Künste den
Menschen mit seinen guten ethischen Anla-

gen stärken könnten, eine Überzeugung, die
Schiller mit Ignes und Jürgen Ponto verbin-
det.

Wenn der INVENTIO 2007 seinen nicht
dotierten Sonderpreis ‚Verantwortung für die
Musik in der Gesellschaft‘ an Ignes Ponto
verleiht, dann in dem Bewusstsein, dass sie
vorbildhaft für unsere Gesellschaft ein Sig-
nal gesetzt hat gegen die Sinnlosigkeit von
Gewalt und für das Individuum im Spannungs-
feld der Kunst. In höchster existenzieller Not
an andere Menschen zu denken, ist schwer
genug, sich aber auch zu überlegen, wie aus

Bösem Gutes werden kann, indem man die
Verbitterung überwindet und an die Wur-
zeln des Menschseins denkt, die jenseits von
Ideologien, Rassen und Religionen liegen, das
ist schon höchst selten. Sich zusätzlich auch
noch mit dieser Aufgabe als Person einzu-
bringen – das scheint uns singulär.

In Hochachtung überreichen wir Ihnen,
liebe Frau Ponto, den Sonderpreis des IN-
VENTIO 2007 des Deutschen Musikrats und
der Stiftung 100 Jahre Yamaha.“

Preisträger 2007 und Ausschreibung 2008 !

Aus Bösem Gutes machen: Ignes Ponto nahm am 18. April im Münchner Gasteig den
INVENTIO 2007 von Hans Bäßler, Asmus J. Hintz und Musikratspräsident Martin Maria Krüger
(von links) entgegen.            Fotos: Birnkraut|Partner

Am 10. Juli 1929 wird Ignes Ponto im schle-
sischen Kreisau geboren. Sie ist eine Groß-
nichte von Graf Helmuth-James von Moltke.
Sie wächst in Kreisau auf, bekannt geworden
durch den „Kreisauer Kreis“ als Ort des Hit-
ler-Widerstandes. 1943 werden sie und ihre
Geschwister zu Vollwaisen. Durch Flucht und
Vertreibung kommt sie 1945 nach Schleswig-
Holstein.

Mit 17 Jahren lernt sie Jürgen Ponto ken-
nen, der als junger Soldat in Stalingrad schwer
verletzt wurde und nach dem Krieg ein Jura-
Studium in Göttingen aufnimmt. Jürgen Ponto
ist Neffe von Schauspieler Erich Ponto (be-
kannt u. a. durch seine Rolle in der Feuer-
zangenbowle), der in den ersten Nachkriegs-

Ignes Ponto:

Die Förderung junger
Menschen als „Antwort“

jahren Intendant des Staatsschauspiels Dres-
den war.

1946 bis 1949 studiert sie in einer priva-
ten Musikakademie in Hamburg Klavier, tritt
aber nie als Konzertpianistin öffentlich auf.
1950 heiratet sie Jürgen Ponto. Die Familie
lebt die ersten Jahre in Hamburg, später in
Frankfurt. Nach der Ermordung Pontos im Juli
1977 durch Terroristen der „Rote Armee Frak-
tion“ geht sie mit ihren Kindern in die USA.
Heute lebt sie in Süddeutschland.

Neben der Jürgen Ponto-Stiftung enga-
giert sich Frau Ponto für die Deutsche Stif-
tung Musikleben, ist Mitglied in der Orches-
ter-Akademie der Berliner Philharmoniker und
setzt sich ganz besonders für die Stiftung
Kreisau ein, die das Gutshaus und das Berg-
haus, in dem sich der Kreisauer Kreis traf, als
Jugendbegegnungsstätte zur Versöhnung von
Völkern beleben möchte.

Die Gründung der Jürgen Ponto-Stiftung
noch im Jahr des Attentats geht auf ihre Ini-
tiative zurück. Die Förderung junger Menschen
und insbesondere die Förderung musischer
Aktivitäten versteht sie als einzig mögliche
oder sinnvolle „Antwort“ auf den Akt der Ge-
walt der RAF.



Innovateure der Musikpädagogik: Dörte Inselmann
(Kulturpalast im Wasserwerk, Hamburg), Georg Thomanek
(Musikschule der Stadt Monheim am Rhein), Christel Blank-
Meine (Grundschule Stader Straße, Bremen) und Patricia
Gläfcke (Landesmusikrat Hamburg) freuten sich mit Asmus
J. Hintz (links außen) und Hans Bäßler (rechts) über die
Preise.

INVENTIO: Preisträger 2007 und
Ausschreibung 2008
Einmal im Jahr verleiht der Deutsche Musikrat in Koopera-
tion mit der Stiftung „100 Jahre Yamaha e. V.“ den Förder-
preis INVENTIO. Damit sollen musikpädagogische Innova-
tionen in ihrem Wirken unterstützt und aktiv Anreize gegeben
werden, damit immer neue Projekte erfolgreich entstehen.
Die Signalwirkung dieser Auszeichnung steht dabei im Vor-
dergrund.

Neben Hans Bäßler gehören Ernst Folz, Vorsitzender der
Konferenz der Landesmusikräte, Asmus J. Hintz, Vorstands-
mitglied der Stiftung 100 Jahre Yamaha, Christian Höppner,
Generalsekretär des Deutschen Musikrats, und Andreas Leh-
mann, Vorsitzender des Arbeitskreises musikpädagogische
Forschung, der Jury des INVENTIO an.

Sie zeichnete folgende Institutionen mit dem INVENTIO
2007 aus:

æ den Hamburger Landesmusikrat mit seinem Projekt „Jungs
mit starker Stimme“,
æ den Kulturpalast im Wasserwerk in Hamburg-Billstedt mit
seinen Projekten „Klangstrolche“ und „HipHop Academy“,
æ die Bremer Schule mit Musikprofil an der Stader Straße mit
ihrem Konzept der frühkindlichen Musikalisierung und
æ die Stadt Monheim am Rhein mit ihrem Projekt „Monhei-
mer Modell – Musikschule für alle“.

Bewerbungen bis 1. November

In diesem Jahr wird der INVENTIO bereits zum fünften
Mal ausgeschrieben. Der Einsendeschluss für Bewerbun-
gen ist der 1. November 2008.

Anmeldeformular und weitere Informationen:
U www.musikrat.de/index.php?id=1316
U www.birnkraut-partner.de
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Schluss mit illegalen Downloads:           

 Wie die Industrie die Verfolgung der „Mu-
sikpiraten“ betreibt und wie die rechtlichen
Abläufe sind, erfragte Hans Bäßler bei Cle-
mens Rasch, Hamburger Anwalt und Ge-
schäftsführer der proMedia Gesellschaft zum
Schutz geistigen Eigentums.

Der Wechsel von der Langspielplatte
zur CD – was für den Nutzer und Hörer von
Musik ein Segen war, wurde für die Musik-
industrie mehr und mehr zum Problem, weil
die CompactDiscs fast beliebig kopiert und
gebrannt werden. Wie hoch muss man den
Schaden für die Tonträgerfirmen bemessen?

Clemens Rasch: Zuerst einmal ist der
Wechsel von der LP zur CD auch für die
Musikindustrie ein großer Erfolg gewesen.
Der erfolgreichste Tonträger der Welt
wurde weltweit über 35 Milliarden Mal
verkauft – doppelt soviel wie die LP. Die
CD ist nach wie vor mit großem Abstand
der beliebteste Tonträger mit einem Umsatz-
anteil von 81 Prozent.

Der wirtschaftliche Schaden, der durch
Raubkopien entstanden ist, ist schwer ein-
schätzbar. Er liegt jährlich zwischen 500
Millionen und einer Milliarde Euro. Dagegen
wissen wir aus Marktforschungsumfragen,
wie viele illegale Downloads es pro Jahr gibt
– oder besser gesagt, wie viele illegale Down-
loads die Menschen zugeben, gemacht zu
haben. Im Jahre 2007 waren es allein in
Deutschland ca. 312 Millionen illegale
Downloads. So kommen auf einen verkauf-
ten Download zehn illegale – und das bei
täglich steigender Musiknutzung. Vor 13
Jahren haben die Bundesbürger nur 14
Minuten Musik am Tag gehört. Heute hört
– laut Studie Massenkommunikation von
ARD und ZDF – jeder über 45 Minuten
Musik von CDs, LPs, MCs oder einem
MP3-Player. Dieses Verhältnis zeigt auch
das Problem, vor dem die Industrie steht:
Sie ist darauf angewiesen, die Inhalte zu
verkaufen, und dies fällt bei der kostenlosen
illegalen Konkurrenz schwer.

Das illegale Downloaden von
Musikdateien im Internet

und das Schwarzbrennen von CDs
führen zu einem gravierenden
wirtschaftlichen Schaden, nicht
nur für die Industrie, sondern auch
für Komponisten und Musiker.
Seit einiger Zeit wehrt sich die
Tonträgerwirtschaft dagegen.
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»Wer nicht gelernt hat, den
Wert von Musik zu schätzen
und dafür etwas zu bezahlen,

kann durch Appelle allein
nicht überzeugt werden«

Clemens Rasch

WIRTSCHAFT.RECHT

         Die Tonträgerindustrie setzt sich juristisch zur Wehr. Im Interview: Medienanwalt Clemens Rasch

STÜRMISCHE ZEITEN FÜR

Musikpiraten
Wie ist der Trend bei den Downloads

– steigt ihre Zahl oder sinkt sie eher?
Rasch: Jährlich wird von der GfK [Ge-

sellschaft für Konsumforschung] die so ge-
nannte Brennerstudie durchgeführt, bei der
auch nach dem Downloadverhalten gefragt
wird. Im Jahr 2003, also in dem Jahr, bevor
wir mit der Piraterieverfolgung in den
Tauschbörsen angefangen haben, wurden
über 600 Millionen illegale Downloads ge-
messen. Im  Jahr 2007 waren es noch 312
Millionen. Wenngleich eine gewisse Abwärts-
entwicklung zu beobachten ist, findet diese
doch auf sehr hohem Niveau statt.

Wie muss man sich die Ermittlungen
gegen Musikpiraten vorstellen?

Rasch: Für uns ermittelt die Firma
proMedia, die Piraterieverfolgung für die
Musikindustrie betreibt. In dieser Firma sind
ungefähr hundert junge Leute beschäftigt,
die rund um die Uhr vor Computern sitzen
und im Grunde nichts anderes machen als
ein illegaler Internetnutzer auch: Sie suchen
nach illegalen Download-Angeboten und
laden etwas von dem jeweiligen Anbieter
herunter. Dabei gibt es jedoch zum norma-
len Internetnutzer zwei Unterschiede: Zum
einen dürfen die Ermittler das; sie sind die
einzigen mit der Lizenz zum Downloaden
von diesen Plattformen und begehen selbst
keine Rechteverletzung, was uns wichtig
ist. Zum anderen protokollieren sie das,
was sie tun, gerichtsfest. Im Hintergrund
läuft eine Software, die alles mitschneidet
und protokolliert.

Geht es bei der Verfolgung aus-
schließlich um die Anbieter oder auch um
User, die Inhalte herunterladen?

Rasch: Die Musikindustrie hat sich ent-
schieden, nur gegen die Anbieter vorzuge-
hen, wenngleich auch der Download illegal
ist. Man darf aus nichtlizensierten Quellen,
also aus diesen illegalen Tauschbörsen,
nichts herunterladen. Wenngleich wir keine
Verfahren gegen Leute einleiten, die „nur“
herunterladen, will ich darauf hinweisen,
dass man dennoch in die Fänge der Justiz

geraten kann. Wir entscheiden nicht allein
darüber, was ermittelt wird; es gibt auch
Verfahren gegen „Downloader“, z. B. im
Rahmen eines anderen Strafverfahrens, die
von der Polizei allein angestoßen werden.
Ich kann mir vorstellen, dass auch innerhalb
der gerade kursierenden Steuerstrafverfah-
ren, bei denen viele Hausdurchsuchungen
durchgeführt wurden, Computer ausge-
wertet werden. Wird da festgestellt, dass
illegal aus dem Internet heruntergeladen
wurde, kommt es auch zur Anklage.

Wer stellt Musik zum Download ins
Netz?

Rasch: Die Uploader sind meist Privat-
personen. Sie holen von ihrer CD die
Tracks runter, damit sie die z. B. auf ihrem
iPod hören können, und speichern diese
auf ihrem Computer. Soweit ist alles legal.
Aber dann stellen sie die Songs in die
Tauschbörsen ein und bieten sie anderen
an. Das ist ein Geben und Nehmen – es
heißt ja auch „Tauschbörse“. Die Leute
laden herunter und als Gegenleistung bieten
sie die Dateien, die sie selbst auf ihrem
Rechner haben, anderen zum Download
an. Insofern ist die Grenze zwischen reinen
Downloadern und Uploadern in der Praxis
eine relativ theoretische Grenze, weil sie
fast immer beides tun.

Man kann seinen Rechner so einrichten,
dass man nur herunterlädt. Das führt aller-
dings bei diesen Peer-to-peer-Systemen in
den meisten Fällen dazu, dass man ein un-
erwünschter User ist und in einem internen
Ranking einen niedrigeren Rang bekommt.
Das muss man sich wie beim „frequent tra-
veller“ bei Fluganbietern vorstellen: Diejeni-
gen, die viel anbieten, dürfen an der Warte-
schlange vorbeiziehen. Diejenigen, die
nichts anbieten, müssen sich ganz hinten
anstellen – alle anderen ziehen an ihnen
vorbei. Es ist also sehr unkomfortabel, in
diesen Systemen nur herunterzuladen und
deswegen bieten die meisten auch an.

Verfolgen Sie neben den erwähnten
Privatpersonen auch diejenigen, die Musik

zum kommerziellen Zweck kopieren und
verbreiten?

Rasch: Selbstverständlich. Wir sind für
alle Formen der Piraterie zuständig – für
die kommerziellen und die nichtkommer-
ziellen Angebote. Es gibt natürlich Leute,
die damit ein Geschäft machen, nämlich
die Betreiber dieser Peer-to-peer-Systeme,
dieser Tauschbörsen. Auch gegen diese
Personen wird vorgegangen. Nur hat sich
gezeigt, dass ein Vorgehen allein gegen die
Betreiber dieser Tauschbörsen nicht ausrei-
chend ist. Das war nämlich die ursprüng-
liche Strategie der Musikindustrie: Zunächst
wurde nur gegen die großen Anbieter wie
„Napster“, „Kazaa“ oder „Grokster“ vorge-
gangen, also gegen die Systeme an sich.
Dies hat auch große Aufmerksamkeit nach
sich gezogen. Aber was war das Ergebnis?
„Napster“ wurde abgeschaltet, nachdem
der Prozess nach drei Jahren gewonnen war
und die Gemeinde zog munter weiter zu
„Morpheus“; dann wurde gegen „Morpheus“
vorgegangen und die Gemeinde ist zu
„Kazaa“ gezogen, von „Kazaa“ ging es zu
„eDonkey“ und da sind sie immer noch. Es
gibt gar keine andere Wahl, als die einzelnen
Nutzer bei ihrer eigenen rechtlichen Verant-
wortung zu packen, sodass sie nicht zum
nächsten Angebot weiterziehen. Sie müssen
für das einstehen, was sie tun.        !
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Gibt es die Hoffnung, dass man
zukünftig schneller arbeiten kann als bisher?

Rasch: Es ist sehr langwierig, gegen die
großen Systeme wie z. B. „Kazaa“ oder
„Napster“ vorzugehen, weil die Prozesse
international geführt werden. Die Langwie-
rigkeit liegt auch daran begründet, dass die
eigentlichen Rechtsverletzungen nicht von
den Betreibern dieser Systeme begangen
werden, sondern von den einzelnen Usern.
Die Systembetreiber ziehen sich immer da-
rauf zurück und sagen: „Das ist eine voll-
kommen wertneutrale Software, eine reine
Technologie. Wenn die missbraucht wird,
liegt das nicht in unserer Hand.“ Das ist eine
schwierige rechtliche Diskussion, die zwar
bisher immer von uns gewonnen wurde,
doch dauern solche Prozesse in allen Rechts-
systemen sehr lange. Gegen die einzelnen
Nutzer vorzugehen, wie wir das seit 2004
machen, ist schneller und es hat auch einen
guten Abschreckungseffekt. Wir haben so
gut wie keine rückfälligen Täter. Wir haben
bisher rund 20000 Zivilverfahren geführt
und es gibt ganze fünf Fälle, in denen wir
jemanden nach Abgabe einer Unterlassungs-
erklärung wieder erwischt haben. Derjeni-
ge, der einmal bei seiner Verantwortung
gepackt wurde, hält sich auch daran. Wir
haben nicht vor, sämtliche sieben bis zehn
Millionen Internet-Peer-to-peer-Nutzer in
Deutschland einzeln zu verklagen, bis sie
eine Unterlassungserklärung abgegeben
haben. Wir setzen darauf, dass derjenige,
der erwischt wurde, es seinen Freunden
erzählt und dass es über die Medien kommu-
niziert wird, sodass wir eine möglichst
geringe Anzahl mit der höchstmöglichen
Breitenwirkung rechtlich verfolgen müssen.

Welche Strafe erwartet den Einzelnen?
Rasch: Das ist unterschiedlich. In der

Regel sind es zwischen 500 und 2000 Euro
Strafe bzw. Schadensersatz. Es kann auch
mehr sein: Ein Rechtsanwalt müsste z. B.
mehr zahlen, als jemand, der sozial bedürftig
ist. Wichtig ist zu betonen, dass wir nie Ver-
fahren gegen Kinder oder Jugendliche füh-
ren. Zum einen ist das nicht der Kernbereich
der User; der wird von jungen Erwachsenen
zwischen 18 und 25 gebildet. Zum anderen
führen wir die Verfahren nur gegen die An-
schlussinhaber. In einem Fall, in dem Jugend-
liche verwickelt sind, werden nicht sie in
Anspruch genommen, sondern die Eltern.
Denn sie haben versäumt, ihren Verpflich-
tungen nachzukommen – nämlich der
Absicherung ihres Internetanschlusses.

Wie kommen Sie über die IP-Adresse
an die „dahinter“ stehende Person?

Rasch: Wir wissen nicht, mit wem wir
es zu tun haben. Wir sehen nur ein Angebot
und eine IP-Adresse. Wer um welche Uhrzeit
mit welcher IP-Adresse im Internet war, weiß
der jeweilige Internet Service-Provider (ISP),
also derjenige, bei dem der Anschlussinhaber
seinen Internet-Nutzungsvertrag hat. Nach
jetziger Rechtslage dürfen uns die ISPs diese
Auskunft nicht geben, sodass wir keine ande-
re Möglichkeit haben, als über ein Strafver-
fahren vorzugehen. Die Strafverfolgungs-
behörden bekommen von dem ISP die Aus-
kunft, wer hinter der IP-Adresse steckt. Im
Einzelfall werden dann auch Vernehmungen
oder bei besonders schweren Fällen Haus-
durchsuchungen durchgeführt. Die Staats-
anwaltschaften prüfen: Ist es ein Ersttäter
oder Wiederholungstäter, ist die Person in
anderer Form vorbestraft? Häufig stellt die
Staatsanwaltschaft bei Ersttätern das Ver-
fahren ein. Dann können wir zivilrechtlich
vorgehen, weil wir aus dem Strafverfahren
wissen, wer der Anschlussinhaber ist.

Nun ist das ein relativ aufwändiges
Verfahren. Kommt am Ende eine finanzielle
Wiedergutmachung zustande oder ist es ein
Nullsummenspiel?

Rasch: Diejenigen, die erwischt werden,
müssen Schadens- bzw. Kostenersatz zahlen.
Der Betrag, den man theoretisch einfordern
könnte, liegt viel höher. Wir orientieren uns
stark an den persönlichen Verhältnissen,
denn Maxime unserer Auftraggeber ist: Es
soll durchaus wehtun, es soll klar werden,
dass das keine Bagatelle ist, sondern dass es
um hohe Werte geht. Doch soll niemand
finanziell in den Ruin getrieben werden.
Von den erzielten Erträgen werden die Er-
mittlungskosten sowie die Aufklärungs- und
Öffentlichkeitsarbeit bezahlt. Die Firmen
sehen die Schadensersatzforderungen nicht
als neues Businessmodell. Erträge werden
Verbänden zugeleitet, die es zweckgebunden
für Piraterieverfolgung und Aufklärung ein-
setzen. Ich halte dies persönlich für wichtig,
denn wir Juristen können den Leuten nur
auf die Finger klopfen. Ich sehe eine große
Gefahr, dass eine Generation heranwächst,
die Musik als reinen Kostenlos-Artikel an-
sieht, den man sich nebenbei besorgen kann.
Diese Lücke sollen die Aufklärungskampag-
nen füllen. Zwar müssen wir energisch
gegen illegale Aktivitäten vorgehen, aber
allein damit kann man niemanden wieder
zum Käufer machen.

Ist das Urheberrecht in Zeiten der
Digitalisierung noch zeitgemäß?

Rasch: Das ist der grundlegende gesell-
schaftspolitische Aspekt des Ganzen. So

wird im Zuge dieser Problematik schon dis-
kutiert, ob das Urheberrecht nicht durch
eine Art „Urheberrechtsflatrate“ ersetzt wer-
den sollte. Wobei man darauf hinweisen
muss, was der Ursprung des Urheberrechts
ist und was es beinhaltet. Das Urheberrecht
ist im Rahmen der Aufklärung der franzö-
sischen Revolution Ende des 18. Jahrhun-
derts entstanden. Es ist ein entscheidendes
Emanzipationsrecht der Künstler.

Schauen wir uns die Biografien der Kom-
ponisten im Vergleich an: Bach war immer
in abhängiger Beschäftigung, entweder bei
Hofe oder bei der Kirche. Das waren die
beiden Möglichkeiten, in denen ein Kompo-
nist damals leben konnte. Mozart ist eines
der frühen Beispiele von Komponisten, die
sich aus dieser Abhängigkeit befreit haben.
Er hat es gewagt, als freier Künstler zu
leben, und ist damit grandios gescheitert.
Das ist genau die Zeit, in der das Urheber-
recht entstanden ist. Die Idee des geistigen
Eigentums ist zu seiner Zeit propagiert wor-
den, um diese neue Lebensform des eman-
zipierten Künstlers möglich zu machen.

Die nächsten Generationen konnten
schon von ihren Erträgen als Künstler frei
leben. Brahms konnte z. B. gut saturiert als
Urheber, als Künstler existieren. Man muss
immer im Hinterkopf haben, dass das
Urheberrecht ein entscheidendes Emanzi-
pationsrecht für alle kreativ Tätigen ist.
Deswegen wehre ich mich dagegen, es als
überkommen mit einer Handbewegung
wegzuwischen. Wir müssen uns darüber im
Klaren sein, dass es eine der entscheiden-
den Grundfreiheiten unserer Gesellschaft
ist.

Das Urheberrecht erlaubt Kompo-
nisten und Interpreten, in viel breiterem Maß
tätig zu sein. Hängt unsere Vielfalt davon ab?

Rasch: Es gibt Länder ohne Urheber-
rechtsschutz bzw. ohne faktischen Urheber-
rechtsschutz, etwa in Nordafrika. In diesen
Ländern gibt es hundert Prozent Piraterie.
Künstler sind dort nicht in der Lage, von
Tonträgerverkäufen zu leben, denn Kassetten
werden dort kopiert und illegal vertrieben.
Legale Verkäufe gibt es gar nicht. Die dor-
tigen Künstler haben nur zwei Alternativen.
Entweder tingeln sie durch die Lande und
leben mehr schlecht als recht davon oder
sie gehen nach Frankreich und machen
dann eine Art Crossover-Afro-Pop. Davon
können sie zwar teilweise ganz gut leben,
aber es ist kulturell anders als das, was sie
ursprünglich wollten. Ich habe Angst, dass
es ohne Urheberrechtsschutz nicht mehr
möglich sein wird, eine kreative Szene auf-
rechtzuerhalten.      
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PRÄSENTIERT

In der Rubrik „Präsentiert“ stellt das MUSIKFORUM kurz und bündig
Initiativen aller Sparten im deutschen und internationalen Musikleben vor:

˜ Die Übersetzung von Noten in Blindennoten als Auftrag und Angebot:
das Projekt „DaCapo“ der Deutschen Zentralbücherei für Blinde (DZB) in
Leipzig unterstützt nicht sehende Laien- und Profimusiker. Stellen Sie Ihr Musikprojekt

in dieser Rubrik vor! Mail an:

musikforum@musikrat.de

Jahrhunderte lang verdienten viele Blinde ih-
ren Lebensunterhalt als Musikanten, weil ih-
nen andere Tätigkeiten verschlossen waren.
Die Geschichte der blinden Sänger lässt sich
sogar bis Homer zurückverfolgen. Von dem
wird in einem vermutlich von Blinden selbst
geprägten Bonmot gesagt, man sei zwar nicht
sicher, ob er gelebt hat, aber man wisse ganz
bestimmt, dass er blind war.

Auch ein altägyptisches Grabrelief aus dem
zweiten vorchristlichen Jahrtausend zeigt einen
Harfe spielenden blinden Musiker. Im euro-
päischen Mittelalter gerieten blinde Musiker
durch die sich verbreitende Notenschrift immer
mehr in Bedrängnis. Da Blinde nicht über das
Kommunikationsmittel der schriftlichen No-
tation verfügten, prägte sich bei ihnen die
Rhapsodien-Tradition stärker aus. Nach dem
Aufkommen von Notensystemen, vor allem
nach Vervielfältigung der Noten durch den
Druck seit dem 15. Jahrhundert, haben sich
blinde Musiker verstärkt mit einer für sie wahr-
nehmbaren Notendarstellung beschäftigt. Die
älteste überlieferte Notenschrift für Blinde da-
tiert aus dem Jahre 1732. Im 19. Jahrhun-

dert entwickelte Louis Braille (1809-
1852) eine ertastbare Punktschrift,
jene berühmte Schrift, mit der noch
heute alle Blinden lesen und schrei-
ben. Louis Braille, der selbst Orgel
spielte, schuf auch eine ertastbare

Notenschrift, die heute international standar-
disiert ist und einen unbegrenzten Austausch
von Musikalien unter den verschiedenen Pro-
duzenten ermöglicht.

Um die Verbreitung sowie Anwendung der
Braille-Notenschrift zu fördern, hat die Deut-
sche Zentralbücherei für Blinde in Leipzig (DZB)
gemeinsam mit der Blindenselbsthilfe und  mit

13./14. November 2008
International Symposium on

Braille Music Notes
U www.dzb.de/bach

Unterstützung des Bundesministeriums für Ar-
beit und Soziales 2003 das Projekt „DaCapo“
ins Leben gerufen. Mithilfe einer innovativen
Software können nun Noten adäquat und ef-
fektiv in Blindennoten übersetzt werden. Bei
blinden Musikern besteht ein großer Bedarf
an Braille-Noten, die sie jedoch nicht im gän-
gigen Musikalienhandel erwerben können.
Sowohl für die Behebung des Mangels an Stan-
dardwerken für blinde Musiker als auch zur
Verbesserung der Berufschancen blinder Musi-

ker ist die zeitgemäße Notenübertragung
durch DaCapo von fundamentaler Bedeutung.

Das Projekt ist in seiner Art weltweit ein-
zigartig. Die DZB Leipzig ist die einzige An-
laufstelle für Blinden-Musikalien in Deutsch-
land. Inzwischen befindet sich DaCapo in seiner
zweiten Projektphase. Da die Aktivitäten des
DaCapo-Teams national und international auf
reges Interesse gestoßen sind, findet am 13.
und 14. November eine internationale Kon-
ferenz zum Thema Blindennoten in Leipzig
statt. Ziel ist es, einen leistungsfähigen Über-
tragungsservice zu etablieren, um damit inte-
ressierte Berufs- und Laienmusiker tatkräftig
unterstützen zu können. Auch sehende Men-
schen sollen für diese Thematik interessiert
und sensibilisiert werden.

Thomas Kahlisch, der Direktor der DZB:
„Wichtig ist vor allem die Musik, an der alle
Menschen, ob sehend oder nicht, Freude ha-
ben können.“

Juliane Bally (wissenschaftliche
Mitarbeiterin beim Projekt DaCapo)

Kontakt:
Deutsche Zentralbücherei für Blinde (DZB)
Projekt DaCapo
Gustav-Adolf-Straße 7, 04105 Leipzig
Tel. 0341/7113-0, Fax 0341/7113-125
U www.dzb.de
dacapo@dzb.de

DaCapo
Deutsche Zentralbücherei für Blinde
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Johann Sebastian Bach
Die Kunst der Fuge BWV 1080
Pierre-Laurent Aimard (Januar 2008)
Deutsche Grammophon 002894777345

Nein, man muss nicht noch irgend-
eine Aufnahme der Kunst der Fuge
von Johann Sebastian Bach in seinem
CD-Regal stehen haben. Unzählige
Versionen kennen wir inzwischen für
die unterschiedlichsten Besetzungen:
Für Streichquartett (Emerson String
Quartet), für Orgel (Isoir), für ein Cem-
balo (Hill), für zwei Cembali (das Ehe-
paar Koopman/Mathot), für Bläser
(Malgoire), für Bläser und Streicher
(Savall), für Saxofone (New Century
Saxophone Quartet), für Orchester
(Münchinger), für Gamben (Fretwork)
und für Klavier (Sokolov).

Und jetzt kommt Pierre-Laurent
Aimard und legt eine weitere Auf-
nahme vor. Wer ihn als Interpreten
Neuer Musik kennt, aber auch als
Klaviersolist in den Beethoven-Kon-
zerten mit Harnoncourt, wird eigent-
lich alles erwarten, was dieses Werk
bietet – und das ist auch recht so!
Warum sonst sollte man sich „noch
eine Aufnahme“ hinstellen – außer
man ist Sammler? Seit Wochen nun
schon höre ich die Aufnahme regel-
mäßig durch, lese die zahlreichen fast
ausschließlich hymnischen Kritiken
und misstraue den verbalen Schnell-
schüssen! Denn diese Aufnahme er-
schließt sich eben nicht sofort und
auf Anhieb. Ja, bis zu einem gewis-
sen Grade ist sie sogar störrisch ge-
genüber dem Hörer, sie ist kaum bereit
zu vermitteln. Sie überbrückt nicht
im Klang, die Tempi sind wenig spor-
tiv, die grifftechnisch kompakten Stel-
len sind als solche wahrnehmbar. Und
dass die Dynamik kaum in die Ext-
reme geht, die Agogik geradezu spär-
lich eingesetzt wird – das alles lässt
nur erstaunen! Aimard greift nicht in
die Trickkiste der großen Geste, aber
er zahlt auch nicht mit kleiner Mün-
ze, indem er ein Netz von Tönen
häkelt.

Nein, hier stellt sich ein Interpret
dem letztlich unerklärlichen Werkcor-
pus auf der Basis der Forschungen

von Christian Wolff. Aimards Spiel
lässt sich Zeit für Strukturen, die immer
pianistisch gedeutet werden. Und da-
bei entsteht beim Hörer ein Bewusst-
sein für die Einsamkeit, die dieses Werk
umgibt, eine Einsamkeit in der Höhe
des Gipfels. So problematisch alpine
Vergleiche sein mögen, um Musik zu
beschreiben – hier gilt es schon!

Man meint zu ahnen, dass die
Sprache des Stücks fast ganz ohne
den Spieler und seine Deutung aus-
kommt. Natürlich ist die sehr emp-
fehlenswerte Orgelaufnahme von
André Isoir, die am 13. Juni erschie-
nen ist, von Natur aus noch farbiger.
Aber was beide Spieler vereint: Sie
nehmen sich selbst in ihrer Subjekti-
vität zurück, weil es ihnen allein um
die Sache geht, um die Kunst, die Breite
einer oft totgesagten Form nach außen
zu verdeutlichen. Doch dieses Außen
führt immer zum Innen!

Noch eine Aufnahme? Nein: die-
se!

Hans Bäßler

Herbert Henck
Klavierstücke und Sonaten von
Johann Ludwig Trepulka und Norbert von Hannenheim
ECM New Series 1937 4765276

Wenn Herbert Henck nicht gele-
gentlich mit dem Spürsinn und Ent-
deckungseifer eines Archäologen in
der frühen musikalischen Moderne
unterwegs wäre, wären einige inte-
ressante Komponisten aus der ersten
Hälfte des 20. Jahrhunderts wohl für
immer unbemerkt geblieben. Seine
neuesten Ausgrabungen: Johann Lud-
wig Trepulka und Norbert von Han-
nenheim, von deren Leben und Schaf-
fen bis dahin kaum jemand Notiz ge-
nommen hatte. Angesichts der Qua-
lität ihrer Kompositionen fragt man
sich einmal mehr, welche komposi-
torischen Begabungen in den Schre-
cken von Nationalsozialismus und
2. Weltkrieg verloren gegangen sind
und ob das, was sich nachträglich als
Musikgeschichte manifestiert, auch
zwangsläufig als vollständig und äs-
thetisch repräsentativ zu betrachten
ist.

Dennoch waren auch Trepulka
und Hannenheim untrennbar verwo-
ben mit den musikalischen Strömun-
gen ihrer Zeit, besteht doch die künst-
lerische Gemeinsamkeit der beiden
tragisch früh Verstorbenen – Trepul-
kas Spuren verlieren sich kurz vor
Kriegsende an der Ostfront, Hannen-
heim wurde in einer Anstalt für psy-
chisch Kranke im Zuge von „Eutha-
nasie“-Maßnahmen umgebracht – in
ihrer intensiven Auseinandersetzung
mit der Zwölftontechnik.

Dabei orientierten sie sich auf ganz
eigene Weise an den zwei großen
dodekafonen Denkgebäuden ihrer
Zeit: Trepulka stand weniger der
Zweiten Wiener Schule nahe als den
Ideen Josef Hauers. Seine ausneh-
mend lyrischen Klavierstücke mit
Überschriften nach Worten von Nico-
laus Lenau op. 2 (1923/24) tönen
jedoch trotz zwölftöniger Bauweise
teilweise derart „romantisch“, als hätte
Brahms die Zwölftonmusik erfunden.
Norbert von Hannenheim hingegen
ging 1929 zu Schönberg nach Ber-

lin, der seinen Schüler als  „unbedingt
eine der allerinteressantesten Bega-
bungen“ bezeichnete, denen er be-
gegnet war. Dennoch fristete Han-
nenheim in Nazideutschland ein Da-
sein in bitterster Armut. Seine meist
zweisätzigen Sonaten (vier von ins-
gesamt 13 überlieferten sind hier ein-
gespielt) beziehen ihre Spannung aus
dem Kontrast eines melancholisch ver-
grübelten Kopfsatzes und rhythmisch
sehr agiler Allegros. In ihrer stark kont-
rapunktisch gearbeiteten Faktur zei-
gen sie deutliche Spuren neoklassi-
zistischer Bach-Rezeption.

Mit ungemein ausdrucksvollen
Interpretationen offenbart Herbert
Henck, dass ihm diese Komponisten
nicht nur Geschichte, sondern eine
Herzensangelegenheit sind und lässt
nicht die geringsten Zweifel an der
lyrischen Schönheit und immensen
Musikalität dieser Klavierstücke.

Dirk Wieschollek
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Erst mal schön ins Horn tuten
Erinnerungen eines Schallplattenproduzenten
Thomas Otto und Stefan Piendl
Con Brio Verlagsgesellschaft, 2007, 282 Seiten, ISBN 978-3-932581-84-7, 24 Euro

Der Buchtitel ist ein professioneller
Aufmerksamkeitswecker, der halb
verrätselt, halb verrät. Also aufs Klein-
gedruckte hinlenkt: „Gespräche mit
Wolf Erichson – und Nikolaus Har-
noncourt, Gustav Leonhardt, Stephan
Schellmann, Yaara & Andreas Groet-
huysen und Bruno Weil“.

Hauptgesprächspartner der Auto-
ren (sie nahmen 2002 im selben Ver-
lag Sergiu Celibidache beim Wort)
ist Erichson. Who is he? Eine bedeu-
tende Persönlichkeit der Schallplat-
tengeschichte. Hat in über 40 Jahren
fast 800 Schallplatten produziert, über
50 Plattenpreise und Auszeichnun-
gen eingesammelt. „Prominente der
Alten Musik“ kreuzten seine Wege:
der Flötist Frans Brüggen, der Cellist
Anner Bylsma, Nikolaus Harnoncourt,
der Cembalist Gustav Leonhardt, die
belgischen Musikerbrüder Kuijken, die
Dirigenten Paul van Nevel und Bru-
no Weil. Auch der große Karl Rich-
ter, der die alte Leipziger Bach-Tra-
dition nach München trug. Erichson:
ein Zeitzeuge. Ein Dokumentar „histo-
rischer Aufführungspraxis“ seit 1960.

Was ist überhaupt ein Schall-
plattenproduzent? Einer, der Platten
presst? Der entscheidet, welches Stück
mit welchem Künstler „in den Kasten
kommt“? Der die Aufnahmen anbe-
raumt, leitet, überwacht, „abnimmt“?
Kommt drauf an, zum Beispiel ob er
Auftragsnehmer einer Firma ist oder
sein eigenes Label bestückt. Wer Ge-
naueres wissen möchte, muss sich in
die Gespräche vertiefen. Denn vor
uns liegt kein Lehrbuch, sondern ein
Buch der Erinnerungen. Es redet, wie
den Befragten der Schnabel gewach-
sen ist. Und der pickt mal hierhin, hackt
auch mal dorthin.

Nochmals: Wer ist Erichson, aus
dessen Erinnerungsgepäck manchmal
der Wolf im Schafspelz hervorlugt?
Nach dem Volkssturm in Hamburg
mit Joachim Kaiser die Schulbank ge-
drückt, 1950 Orgelbauerlehre bei

Beckerath, 1957 Eintritt bei Telefun-
ken, 1960 die erste Platte betreut
(Bachs Orgelwerke mit Karl Richter),
1963 erste von 80 Platten mit Har-
noncourt und dem Concentus Mu-
sicus Wien für Das alte Werk (TEL-
DEC) aufgenommen, 1969 das eigene
Label SEON gegründet, 1988 neues
Label VIVARTE bei Sony Classical
aus der Taufe gehoben. 1998 emp-
fängt er den „Cannes Classical Award“
für sein Lebenswerk.

Am schönsten zu lesen: die Grif-
fe ins Nähkästchen der Zufälle, Vor-
fälle, Zwischenfälle, der Zwiste und
Rechthabereien unter den Protago-
nisten auf dem Basar der historischen
Klanggewänder – ihr allmähliches
Dazulernen, ihr Ehrgeiz, ihre Eifer-
süchteleien. Ernüchternd manche
Einschätzung an der Neige eines be-
neideten Künstlerlebens. Frage an
Gustav Leonhardt: „Erinnern Sie sich
noch besonders schöner Momente
aus der Zeit, da Sie mit der Alten Musik
zu neuen Ufern aufbrachen?“

Antwort: „Schöne Momente –
wissen Sie, das ist Arbeit. Man hatte
eigentlich nie richtig Zeit, etwas schön
zu finden. Man musste es schön ma-
chen. Sicher, viele denken: Das ist
doch herrlich, Musik zu spielen! Na-
türlich weiß man, dass Musik schön
ist, deshalb macht man sie ja. Aber
für die Empfindung selbst bleibt beim
Musizieren keine Zeit…“

Ernüchternd. Wie das, was der fast
80-jährige Erichson über „die Spitzen
der Plattenfirmen“ zu sagen wagt. In-
zwischen seien sie „meist völlig amu-
sisch. Kaum jemand könnte noch eine
Stimme beurteilen, wenn er denn mal
zu einem Wettbewerb ginge. Die kön-
nen ja nicht mal Klavier mehr spie-
len.“

Auch ein Grund für den Markt-
verlust der großen Firmen, den Pres-
tigegewinn der kleinen Labels?

Lutz Lesle

Der Wert der Musik
Zur Ästhetik des Populären
Ralf von Appen
Transcript, 2007, 344 Seiten, ISBN 978-3-89942-734-9, 32,80 Euro

Zeiten wie diese. Dem Rezensen-
ten begegnete jüngst die spezielle Sorte
von Menschen, die Bücher nur ih-
rem Obertitel nach wahrnehmen, und
er wurde gefragt, ob denn die vom
Gießener Musikwissenschaftler Ralf
von Appen vorgestellte Dissertation
die genauen Verluste der Musikin-
dustrie beziffere. Es sei zwar schwer
vorstellbar, entgegnete der Rezensent,
aber der Wertbegriff habe hier rein
gar nichts mit der sonst dominanten
Finanzwelt zu tun. Vielmehr läge hier
eine äußerst lesenswerte wie lesbare
Arbeit vor, die den individuellen äs-
thetischen Wert von Popmusik für
den Menschen beschreibt.

Ästhetik und Popmusik? In der Ge-
schichte zur Popularmusikforschung
passten diese beiden Begriffe fast nie
zueinander, zu tief waren die Wun-
den und ideologischen Verdachts-
momente gegenüber einer an so ge-
nannter Kunstmusik ausgebildeten
Ästhetik, die – nicht ganz zu Unrecht
– als Manifestation und Wehrschild
bürgerlicher Kunstpraxis wahrgenom-
men wurde. Sich dessen bewusst, re-
klamiert von Appen nichtsdestotrotz
in einem gekonnt gerafften Theorie-
überblick einen Begriff von Ästhetik,
der sich als eine nichtwertende Her-
meneutik fremder Werturteile ver-
steht.

Derart gerüstet nimmt er sich dann
die empirische Wirklichkeit der Pop-
Bewertung vor: Auf amazon.de wur-
den von ihm ca. 1000 Kunden-Re-
zensionen zu zehn Pop-Alben (da-
runter musikwissenschaftliche „Orchi-
deenmusiker“ wie Anastacia, Herbert
Grönemeyer oder Queens of the
Stone Age) auf die zugrunde liegen-
den Wertungskriterien untersucht.
Alleine dieser Ansatz, individuelle
Werturteile von einer in der Forschung
vernachlässigten Musik empirisch zu
erfassen, zu systematisieren und zu
analysieren, ist nicht nur von unschätz-
barer Tragweite für die musikwissen-

schaftliche Teildisziplin der Ästhetik,
sondern auch ein wirklicher Gewinn
für alle, die immer einmal wissen
wollten, warum sie überhaupt Mu-
sik hören.

Doch hier bleibt von Appen nicht
stehen. In einem abschließenden Teil
macht er sich die zeitgenössische
philosophische Ästhetik von Martin
Seel zu eigen, um die Ausgangsfrage
nach dem Wert der Musik zu beant-
worten. Verkürzt gesagt liegt er in der
Erfüllung der menschlichen Grund-
bedürfnisse nach Präsenzerfahrung,
atmosphärisch aufgeladener Gestal-
tung des Lebensumfeldes und ima-
ginierender Weltbegegnung. „Einfach
nur der Gegenwart des Klangs fol-
gen, Situationen und Identitäten ei-
nen Ausdruck verleihen, die Weltsicht
anderer in einer besonderen sinnli-
chen Fülle erfahren: All das ermög-
licht Musik und all das ist es, worin
der Wert der Musik für den Men-
schen liegt“ (296).

Als sozusagen ethisches Gebot
ließe sich daraus nun folgern, dass
möglichst vielfältige Musiken verbrei-
tet werden sollten, um jedem Men-
schen eine oder alle dieser Funktio-
nen zu ermöglichen – doch die Musik-
industrie streicht ihre Kataloge wei-
ter zusammen und klagt über Ver-
luste. Zeiten wie diese.

André Doehring
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Das nächste MUSIKFORUM
erscheint am 15. Oktober 2008

Welch glückliche Zeiten!
Immer warnten Pädagogen Eltern vor zu
viel Fernsehkonsum der Kinder – sogar
schon in seliger Vorzeit, als die öffentlich-
rechtlichen Sender noch alleine auf weiter
TV-Flur waren… Iuvat o miminisse beati
temporis (Übersetzung siehe Überschrift!).
Grotesk: Jetzt erledigt sich das Problem ganz
von selbst, das Gros der Fernsehzuschauer
gehört heute zur Generation „60+“ – und
die jungen Leute lassen sich immer weniger
für die „gute, alte Glotze“ begeistern.

Jahrelang schimpften Medienpädagogen
und Sittenhüter – in tiefer Sorge vereint –
über Großgedrucktes in „Bild“ und „Bravo“.
Heute finden sie dieselben Schlagzeilen
und Inhalte in (fast) jeder Tageszeitung –
vielleicht etwas kleiner gesetzt. Womit sich
wohl auch die Warnungen vor schlechter
Lektüre  – mehr oder weniger – erledigt
hätten. Ebenso wie die Schreckensszenarios
von „100-Kilometer-Staus“ auf den Auto-
bahnen. Stay cool: Spätestens in 50 Jahren
versiegt das Öl ohnehin – und in fünf
Jahren ist jedes arabische Barrel längst für
China reserviert.

Glückliches Gedudel
Weiter im Text. Grundgesetz Artikel 2,

Absatz 2: „Jeder hat das Recht auf … kör-
perliche Unversehrtheit.“ Wo und für wen
bitte gilt denn das? Etwa nur für Gehörlose?
Überall und zu jeder Zeit wirst du beschallt
– mit Musik, Musik, Musik. Und nicht
wenige macht das Einheitsgedudel auch
noch „irgendwo, irgendwie“ glücklich.
Wehe aber, sie werden mit bachscher Fuge
oder Thelonius Monk konfrontiert: „Haben
wir in der Schule nicht durchgenommen…“
Okay, haben sie ja auch nicht.

Von der digitalen Welt geschluckt: Kinder
im Sog des Internets.               Foto: Stricker/pixelio

Und noch diese Wandmalerei des
Horrors: „Verloren im Netz. Wie Eltern und
Lehrer versuchen, Kinder vor dem Sog der
digitalen Welt zu schützen“, gelesen in „Die
Zeit“, Nr. 25/2008. Wieder solch ein larmo-
yanter Ausruf, der uns wachrütteln soll!
Wie ehedem – Sie erinnern sich – in der
Epoche des ungezügelten TV-Konsums
(selbst wenn die Dimensionen heute tatsäch-
lich andere sind).

Glücklich sind die
geistig Armen!?

Wird sich bald auch das Fanal des Kinder
verschluckenden Internets gleichsam von
selbst erledigen? Immerhin prophezeien
seriöse Wissenschaftler dem Netz in nicht
allzu ferner Zukunft den totalen Zusammen-
bruch. Wegen Überlastung.

Wie dem auch sei, es gilt derselbe Rat-
schlag – damals wie heute: Bleiben wir
gelassen, aber wachsam! Und vor allem:
Trauen wir den alten Lateinern nicht:
Beati pauperes spiritu!????? (Übersetzung
siehe Überschrift).

Peter Ortmann

!! Kultur in Deutschland
Das nächste MUSIKFORUM 4/2008 wird
sich schwerpunktmäßig mit dem Sachbe-
richt der Enquete-Kommission „Kultur in
Deutschland“ des Deutschen Bundestags
befassen. Wie ist die gesellschaftspolitische
Wirksamkeit dieses Berichts? Welche Hand-
lungsempfehlungen können noch in dieser
Legislaturperiode umgesetzt werden?
Welche Perspektiven bietet der Bericht für
das Thema der kulturellen Bildung? Was
können die zivilgesellschaftlichen Akteure
zur Kultur in Deutschland beitragen?
Die Beiträge setzen sich mit der Relevanz
der Handlungsempfehlungen des Berichts
für die Kultur- und Bildungspolitik der
Länder und für die Impulsfunktion des
Bundes auseinander, stellen die Bedeutung
von Kultur als Wirtschaftsgut heraus und
gehen der Frage nach, wie das jetzt
entstehende kulturelle Erbe in der Musik
bewahrt werden kann.


