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APP-MUSIK – Musizieren
mit Smartphones
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Waren Mobiltelefone noch für ihre blechernen Klingeltöne
berüchtigt, so bieten moderne mobile Kommunikationsgeräte
dank der technischen Fortentwicklung neben Anwendungen
zum Spielen, Informieren und Kommunizieren auch ernstzu-
nehmende Musikinstrumente an. Dass solche so genannten
Smartphones und Tablets1 auch als Instrumente genutzt werden
können, wird besonders durch zwei Trends begünstigt. Zum ei-
nen verfügen technische Geräte durch den sich fortsetzenden
Trend der Miniaturisierung über immer mehr Computerleis-
tung in einem immer kleineren Format. So können mit den mo-
bilen Geräten Klänge produziert werden, ohne dabei besondere
Abstriche bei der Qualität des Sounds machen zu müssen. Die
visuelle Darstellung und die intuitive Steuerung fordern zum
Ausprobieren auf. Die leicht handhabbare Touch-Bedienung bie-
tet umfangreiche Ausdrucksmöglichkeiten. Ein Gitarrenriff, eine
Flötenmelodie, ein Beat lassen sich jederzeit und überall spielen
und aufnehmen. Mit dem Smartphone kann die Bus- oder 
U-Bahn-Fahrt zur produktiven Gestaltung von Musik genutzt
und das Ergebnis schließlich mit Freunden im Internet geteilt
werden. Zum anderen vollzieht sich ein „demokratischer“ Wan-
del, bei dem die allgemeine Digitalisierung der Produktionsmit-
tel in gewisser Weise jedem Nutzer Zugang und Möglichkeiten
gibt, sich individuell mit musikalischen Mitteln auszudrücken.
Diese Sätze lesen sich wie ein Werbeprospekt – hier ist Euphorie
im Spiel. Moderne Geräte bewirken das, was den Menschen seit
jeher dazu gebracht hat, Fortschritt zu akzeptieren: Sie reduzie-
ren Komplexität. Aber wie gestaltet sich das Musizieren mit
Smartphones in der Praxis? Welche neuartigen Möglichkeiten

ergeben sich, welche Hürden müssen überwunden und welche
Abstriche in Kauf genommen werden? Das Phänomen des Mu-
sizierens mit mobilen technischen Geräten ist neu, noch nicht
vollständig greifbar. Fragen zum musikalischen Nutzen und zur
Ästhetik müssen erst formuliert werden. Ziel dieses Artikels ist
es, auf Grundlage einer ganzen Reihe von Projekten einen ersten
strukturierenden Überblick zu geben und Anhaltspunkte zum
Selbstausprobieren zu schaffen. Es geht darum, die traditionelle
Musizierpraxis nicht zu ersetzen, sondern sie technisch zu er-
weitern.2

Die neue Welt der Musik-Apps: Wie sieht sie aus?
Auch wenn es seltsam klingt: Ein Smartphone ist im Grunde ein
Computer im Hosentaschenformat mit der zusätzlichen Funk-
tionalität eines Mobiltelefons. Darauf kann der Anwender je
nach Bedarf zusätzliche Programme (so genannte Apps; kurz für
Applikationen) installieren, die das Smartphone funktional er-
weitern. Apps werden zumeist von Drittherstellern program-
miert und über einen zentralen Online-Marktplatz (App Store)
vertrieben. Die per Klick erworbenen Apps installieren sich
selbstständig auf dem Smartphone und finden sich als Icon auf
dem Home-Screen wieder. Mittlerweile sind für einige dieser
Geräte über 500 000 Apps verfügbar, die in Kategorien wie Wet-
ter, Nachrichten, Spiele, Fotos/Video und Musik eingeordnet
werden. Im Gegensatz zu herkömmlichen, eher komplexeren
Computerprogrammen zeichnen sich Apps in der Regel durch
einen klar umgrenzten Funktionsumfang aus.3

Doch die wichtigste Eigenschaft ergibt sich bei Smartphones
und Tablets aus der komfortablen Bedienung der Apps per Fin-
ger auf einem großen Touchscreen. Darüber hinaus verfügen sie
über eine Vielzahl weiterer Sensoren. Für das Musikmachen sind
insbesondere Bewegungs-, Lage- und Beschleunigungssensoren
sowie Mikrofon und Videokamera von Bedeutung. Durch Kom-
bination dieser Sensoren lassen sich Klänge differenziert steu-
ern. Tastatur und Maus sind damit bei Musik-Apps überflüssig
und die Motorik bekommt einen größeren Raum beim Musizie-
ren, doch werden die Steuermöglichkeiten über die Sensoren bis -

Perspektiven und Potenziale einer neuen
 musikalischen Form  Matthias Krebs

Für alles gibt es heute eine App – auch zum Musikmachen.
Musikspiele und Musizieren unterwegs begeistern mehr und
mehr Nutzer. Der Grund für den Erfolg der neuen Musik-Apps
liegt in der Entwicklung von mobilen Anwendungen, die sich
den Bedingungen des Massenmarktes anpassen. Aufgrund der
einfachen Bedienung und der ständigen Verfügbarkeit wächst
nicht nur die Zielgruppe, auch der Zugang zum Musizieren
wird für Musikinteressierte zunehmend kompatibler.



her nur von wenigen Musik-Apps zur Klangmodulation nutzbar
gemacht. Technologisch und konzeptionell befindet sich diese
Gattung von Software an der Grenze zwischen Spielzeug, Musik -
studio und Musikinstrument noch im Entwicklungsstadium.
Während sich die grafische Spieloberfläche zunächst noch stark an
unserer gewohnten Vorstellung von Tasten, Reglern und Knöpfen
orientierte, so setzen sich inzwischen vermehrt Bedienelemente
durch, die an die Steuerung von Klängen, Sounds und Samples
mit mehreren Fingern auf dem Display angepasst sind. 
Insgesamt stehen in der Kategorie „Musik“ des Apple App Stores
nicht weniger als 11 000 Apps für iPod touch, iPhone und iPad
zur Verfügung. Ein vergleichbares Angebot an Musik-Apps kön-
nen App Stores anderer Smartphone-Geräte derzeit nicht bieten.4

Die Auswahl ist überwältigend und unübersichtlich zugleich,
beginnt bei Radio-Apps und reicht über primitive Pianos bis zu
leistungsfähigen Synthesizern. Fürs Musikmachen sind davon ca.
800 Apps von Interesse. Der Preis einer App liegt zwischen 79
Cent und 15 Euro. Teilweise werden sie kostenlos angeboten. 
Zur Übersicht über ihre Nutzungsmöglichkeiten und als eine
systematische Grundlage für den weiterführenden Diskurs wer-
den im Folgenden Musik-Apps nach sieben Kategorien unter-
schieden:

1. Hilfsmittel und Effektgeräte

Für den Musiker-Alltag sind Apps interessant, die das Musizieren
mit dem herkömmlichen Instrument unterstützen – zum Bei-
spiel Stimmgeräte, Metronome, Analyse-Tools, Gitarren-Effekt-
geräte oder Recorder. Durch Apps zur Notendarstellung sind
große Notenbibliotheken im PDF-Format stets verfügbar. Einige
Noten-Apps hören sogar während des Spielens zu und blättern
selbstständig um. Daneben gibt es Bibliotheken mit Gitarren-
 Tabulatoren aus dem Internet. Sie bieten teilweise sogar eine vir-
tuelle Übungsband an, um das Proben zu unterstützen. 

2. App-Instrumente

Ist das eigene Instrument gerade nicht bei der Hand oder
möchte man mit interessant klingenden Synthesizern experi-
mentieren, steht eine Vielzahl von App-Instrumenten bereit.
 Eine zwar anschauliche, aber wenig innovative Form stellen
Apps dar, die herkömmliche Instrumente, ein Klavier, eine Gi-
tarre oder ein Drumset, sowohl grafisch als auch in der Spiel-
weise originalgetreu abbilden. Ihre Klangqualität bewegt sich
fast immer auf hohem Niveau. Außerdem verfügen sie oftmals
über eine Aufnahmefunktion, eine Spielhilfe, viele Klangvarian-
ten und eine Steuerung per MIDI. Jedoch stößt der Musiker hier
rasch an die Grenze der Möglichkeiten von virtuellen Tasten und
Saiten auf der glatten Bildschirmfläche. Es fehlt das haptische Er-
leben, eine Saite anzureißen oder eine Taste niederzudrücken.
Hinzu kommt, dass immer nur ein vergleichsweise winziger
Tastaturausschnitt angezeigt wird. Demgegenüber bieten Apps,
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Einige Apps bieten die
Funktion, dass die Ober -
fläche an den Spieler und

das Spiel angepasst werden
kann. Bei „Drum Meister
Grand“ lassen sich Becken

und Toms frei positionieren.

Smartphones und Tablets
werden zu frei pro -

grammierbaren Steuerbild-
schirmen für MIDI-

 Programme und 
Synthesizer 

(hier: „Midi Touch“).

Selbst die kleinste MIDI-
Tastatur vermittelt ein

sichereres Spielgefühl als
die Touch-Pendants.

 Außerdem ist die Um -
setzung von Anschlags -

dynamik nicht überzeu-
gend. „Pianist Pro“ ist

ein gut bedienbares Key-
board (oben). „Pro Keys“
bietet auch einen Duett-

Modus (unten). 

Die Synthesizer-App
„SynthX“ nutzt den vollen

Bildschirm zum Spielen.
Mit diesem Spielprinzip

lässt sich ausdrucksstark
musizieren.



die sich nicht auf die Abbildung traditioneller Instrumente be-
schränken, innovative Spieloberflächen an, die zwar erst einmal
vom Spieler durchschaut werden müssen, mit etwas Übung
aber häufig eine größere Spielbarkeit oder eine differenziertere
Klangsteuerung ermöglichen. Hiervon profitieren nicht nur
Synthesizer-Apps.

3. App-Soundtoys

Als erste unter den Musik-Apps setzten sich die Soundtoys
durch: musikalische Spielzeuge oder spielerisch zu entdecken-
de, teilweise atmosphärisch mystifizierte Klangräume. Ihre Um-
setzung ist jedoch meist starr und auch ihre musikalische Tiefe
lässt im Allgemeinen zu wünschen übrig. Eine Sonderform der
Soundtoys stellen so genannte „generative Apps“ dar, die regel-
basiert durch Interaktion des Nutzers mit der Spieloberfläche
Musik hervorbringen. Die Haupteigenschaft dieser Apps ist, dass
sie keine besonderen musikalischen Kenntnisse oder Fähigkeiten
voraussetzen. Das Klangschema lässt sich häufig im Menü vari-
ieren und es ist praktisch unmöglich, einen falschen Ton zu tref-
fen. Auf einfachste Weise werden ansprechende Klänge erzeugt.
Jedem Nutzer, ungeachtet seiner individuellen Fähigkeiten, steht
damit offen, Erfahrungen in der musikalischen Gestaltung und
der Improvisation zu sammeln. Genau dazu bietet sich das
Smartphone an – mobil, leistungsstark und eigens dafür gebaut,
um Visuelles und Musik zu verbinden.

4. Beatmaker & Sequencer-Apps

Bei Beatmaker-Apps handelt es sich um Rhythmusmaschinen
mit Step-Sequencern, die gänzlich auf Bildschirm-Keyboards
verzichten. Von diesen Musik-Apps gibt es eine große Anzahl.
Sie orientieren sich am Konzept Pad-basierter Groove-Maschi-
nen und können über eine Matrixdarstellung programmiert
werden. Das Klangmaterial lässt sich vom Nutzer um eigene
Samples erweitern. Das Besondere gegenüber den Sequencer-
Programmen für den Desktop-Computer ist, dass sie sich durch
ihre Multitouch-Steuerung für Live-Performances eignen und
einen quasi-instrumentalen Charakter bekommen. Darüber hi-
naus existieren auch leistungsfähige Musikproduktionsprogram-
me, mit denen Mehrspuraufnahmen und Effektbearbeitungen
gemacht werden können.

5. DJing-Apps

Eine andere, weit verbreitete Form von Apps ermöglicht es, DJ-
artig mit vorgefertigten Pattern, Klängen und Effekten umzuge-
hen. Mit ihnen können Pattern flexibel gesteuert und zusätzlich
durch Effekte verfremdet werden, woraus eine Fülle an kombi-
natorischen Möglichkeiten resultiert. Nachteilig ist, dass das
Material zumeist auf das Vorgegebene beschränkt und eine Ver-
änderung der Tonart oder der Geschwindigkeit nicht vorgese-
hen ist, was das gemeinsame Musizieren einschränkt. 
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6. Controller-Apps

Das enorme Potenzial der grafischen Multitouch-Steuerung
wird von Controller-Apps für den professionellen Gebrauch ge-
nutzt. Sie erlauben es, große Mischpulte, komplexe Klangerzeu-
ger und Aufnahmeprogramme, wie sie in Studios genutzt wer-
den, vom Smartphone und Tablet aus fernzusteuern. Einige sind
speziell auf eine Anwendung optimiert, bei anderen kann die
Bedienoberfläche vom Nutzer flexibel an spezifische Anforde-
rungen angepasst werden. 

7. Kunst-Apps

Schließlich gibt es einige Apps, die von Musikern und Medien-
künstlern als interaktive Kunstwerke programmiert wurden. In
dieser Form suchen sie neuartige, interaktive Wege, die teilweise
Eingriffe anderer Musiker sowie der Rezipienten erlauben.  

Nahezu jede aktuell auf dem Markt verfügbare Musik-App, die
gezielt auf das praktische Musizieren oder Produzieren von Mu-
sik ausgerichtet ist, lässt sich in mindestens eine dieser sieben
Kategorien einordnen. Dabei sind die Unterschiede innerhalb
der Kategorien in Hinblick auf den musikalischen Nutzen der
Musik-Apps enorm. Die vorgeschlagene Systematik orientiert
sich an Haupteigenschaften, ohne Aussagen über Funktionsum-
fang, Differenzierungsmöglichkeiten in der Klangsteuerung
oder Klangästhetik zu treffen. Beispiele für jede einzelne Katego-
rie finden sich in der Tabelle auf Seite 19.  

Wie funktioniert es?
Um mit Smartphones oder Tablets Musik zu machen, bedarf es
nicht mehr als einer geeigneten Musik-App. Die schnelle und
unkomplizierte Installation und Konfiguration von Apps kommt
dem Musizieren entgegen: Kopfhörer anschließen und das mo-
bile Musizieren kann beginnen. Nicht wenige betrachten diese
Musizierform als Unsinn. Für sie entsteht Musik erst durch das
Interagieren mehrerer Musiker. Doch auch zum gemeinsamen
Spiel bieten sich die mobilen Geräte an. Dafür sind ein Misch-
pult, entsprechende Kabel sowie eine Verstärkeranlage notwen-
dig. Wie ein derartiges Smartphone-Musizieren mit mehreren
Spielern aussehen kann, zeigen eine Reihe von YouTube-Videos,
aber auch erste, reine Smartphone-Bühnenkonzerte.5

Für kleine Musiziergruppen, beispielsweise im Pilotprojekt „mEi-
Mu“,6 bei dem im Rahmen eines Proseminars an der Universität
Potsdam Unterrichtsideen mit einem Instrumentarium aus Smart -
phones erprobt wurden, hat sich ein minimales Equipment be-
währt. Für das Zusammenspiel von bis zu sechs Spielern genügt
bereits ein Setup, das aus drei Smartphones, einem fünffachen
Klinkenverteiler, zwei Kabeln und drei In-Ear-Kopfhörern be-
steht. Auf diese Weise können alle Spieler hören, was auf den
drei Geräten gespielt wird. Die Multitouch-Steuerung der Geräte
erlaubt es, dass mehrere Spieler auf einem Gerät musizieren. 
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Besonders Musik-Apps aus der Kategorie App-Instrumente so-
wie einige Soundtoys und Beatmaker-Apps eignen sich zum En-
semble-Spiel. Für den Einstieg empfehlen sich Apps, die ohne
viele Einstellungen spielbar sind. Fortgeschrittene Funktionen,
die zu einer differenzierteren musikalischen Spielweise mit den
Instrumenten führen, sollten erst nach und nach hinzugeschal-
tet werden, wenn die Gruppe in ihrem Spiel sicherer wird.
Schwierigkeiten können durch die verschiedenen Lautstärken
der einzelnen Apps entstehen. Außerdem schränken die limitier-
ten Anschlussmöglichkeiten ein, die häufig nur durch spezielle
Adapter erweitert werden können. Will man in der Gruppe
mehrere beatbasierte Apps nutzen, müssen sie zunächst syn-
chronisiert werden. 

App(le)-Kultur?
Mit Blick auf die Fülle an unterschiedlichen Nutzungsweisen
dieser neuartigen Geräteklasse liegt es nahe zu vermuten, dass
sich über kurz oder lang eine neue Kulturform rund um das
Musizieren mit Smartphones und Tablets entwickeln wird. Eine
musikwissenschaftliche Untersuchung dazu steht noch aus. Al-
lerdings ist das Musikmachen mit mobilen Endgeräten bislang
nicht als homogene künstlerische Bewegung und erst recht
nicht als eigene musikalische Gattung wahrzunehmen. Vielmehr
stellt es ein facettenreiches Feld von heterogenen musikalisch-
künstlerischen Praktiken dar. 
Dass Musik-Apps auch für professionelle Produktionen eingesetzt
werden, zeigt das Album „The Fall“ von den Gorillaz aus dem
Jahr 2010. Laut Band-Leader Damon Albarn handelt es sich bei
diesem mit dem iPad produzierten Album um eine Art Tagebuch.
Die 15 Titel entstanden überwiegend während ihrer Tour durch
Nordamerika und thematisieren den jeweiligen Aufnahmeort.7

Als besonders innovativ stellt sich das aktuelle App-Album „Bio-
philia“ der isländischen Musikerin Björk heraus. Hier lädt Björk
den Rezipienten durch interaktive Elemente zu spielerischen Er -
kun dungen ihrer Musik und eigenen Interpretationen ein. Auch
immer mehr Musiker aus den Bereichen Jazz, Rock und Klassik
nutzen Smartphones und Tablets für ihre Bühnenperformances.
Andererseits stellt sich die berechtigte Frage, ob es sich bei alle-
dem, was sich momentan rund um das Thema „Musik mit Smart -
phones“ abspielt, nicht um einen bloßen Hype handelt, der ins-
besondere von der Marke Apple getragen wird. Wie kann eine
allgemeine Musikpraxis entstehen, wenn die Geräte, auf denen
die Apps laufen, durch eine einzelne Marke dominiert und das
App-Store-Angebot von Apple durch strikte Vorschriften bezüg -
lich Funktionalitäten und Inhalten streng reglementiert wird?
Die Zukunft wird zeigen, ob die bislang noch wenigen über-
zeugenden Musikprojekte Einzelfälle bleiben oder sich daraus
eine allgemeine Musizierkultur entwickelt. Gleichzeitig stellt sich
auch die Frage, ob die neuartigen Formen Musik zu gestalten von
den Nutzern überhaupt als „Musizieren“ betrachtet werden.

Hinter der bizarren Spiel-
oberfläche von „Sun Vox“

verbirgt sich ein modularer
Synthesizer-Baukasten. Die

Demo-Songs geben Ein-
blick in Klangvielfalt und

Bedienkonzept der App.

Beatmaker-Apps wie
„DM1“ verzichten gänzlich
auf Bildschirm- Keyboards.
Hier werden die einzelnen

Zählzeiten  sukzessive
 programmiert.

Apps wie „BeatMaker 2“
haben sich zu umfangrei-

chen Tonstudios entwickelt.
Sie bieten viele Tonspuren,

Effektgeräte und Klang -
bearbeitung an.

Ein innovatives Spiel -
konzept zeigt das Soundtoy

„NodeBeat“. Der Spieler
interagiert mit pulsie -

renden Sternen, die kleine
Satelliten zum Klingen

bringen.

Das App-Instrument
 „Seline“ orientiert sich bei
seiner Spieloberfläche nicht
krampfhaft an herkömm -
lichen Vorbildern, sondern

geht eigene Wege. 



Herausforderungen und Potenziale
Vernachlässigt man die Diskussion um Marke und Hype und be-
trachtet allein die Geräte, so eröffnen sich vielversprechende Po-
tenziale für das Musizieren. Die Möglichkeit Apps zu program-
mieren, die einen direkten Zugang zur Klangsteuerung durch
Nutzung unterschiedlicher Sensoren bieten, sowie die Möglich-
keit, Prozesse grafisch transparent zu machen, führen bei Musik-
Apps zu zahlreichen innovativen Konzepten von musikalischen
Systemen und Spieloberflächen. Schwierigkeiten bei der Reali-
sierung von Klangvorstellungen mit vertrauten musikalischen
Mitteln auf den neuartigen Systemen ermutigen dazu, neue We-
ge und Prinzipien der musikalischen Strukturierung zu finden. 
Die größte Herausforderung für das Musizieren mit Apps liegt
in der Frage, ob beim Umgang mit der digitalen Technik am En-
de die Musik nicht zu kurz kommt. Wir befinden uns erst am
Anfang der Entwicklung. Doch scheint beim Musizieren mit
Apps weniger die erklingende Musik als vielmehr die Faszination
des Konzepts und der Prozess kommunikativer Interaktion im
Vordergrund zu stehen. Mit Smartphone und Tablet gehen die
Möglichkeiten des individuellen musikalischen Ausdrucks kei-
nesfalls verloren. Denn die individuellen Ausdrucksmöglichkei-
ten sind weiterhin vom eigenen Konzept und der künstlerischen
Kreativität abhängig. Ausgangspunkt für eine vertiefende Ausei-
nandersetzung ist die Annahme, dass mit der technologischen
Entwicklung das Ausmaß interaktiver Gestaltung zunimmt. Sie
ist mit der Beobachtung verbunden, dass zunehmend auch
Menschen ohne besondere musikpraktische Fertigkeiten in die
Lage versetzt werden, Musiziererfahrungen zu machen.
Durch alle Ausprägungen von App-Musik zieht sich das hier
zum Leitprinzip erhobene Element des explorativen Musikma-
chens – und dies auf intuitive Art und Weise dank Touch-Steue-
rung. Doch welches Potenzial die Smartphone-Technik für mu-
sikalische Anwendungen bereithalten, zeigt sich erst, sofern
man ihre Stärken nutzt und nicht krampfhaft versucht, auf ihnen
herkömmliche Konzepte durch visuelle Darstellungen nach Vor-
bildern klassischer Instrumente oder elektronischer Musikgeräte
umzusetzen. Musikmachen mit Smartphones und Tablets bedeu-
tet eine Chance, sich auf eine Forschungsreise zu begeben und
neue Formen des Umgangs mit Musik, der Klangästhetik sowie
neuartige künstlerische Strukturen musizierend zu erkunden. 

1 Tablets bezeichnen Geräte, die ähnlich wie Smartphones nutzbar sind, aber über

ein größeres Display verfügen.

2 siehe dazu auch Matthias Krebs: „App-Musik – neues Musizieren?“, in: Üben &

Musizieren 5/2011, Schott Music, S. 52-54.

3 Das Modell der App aus dem Bereich der mobilen Plattformen versucht sich mitt-

lerweile sogar im Bereich der Desktopbetriebssysteme, wie Versuche von Apple,

Asus und Intel zeigen.

4 Vor allem für Apples Betriebssystem iOS gibt es momentan eine Unzahl von

 interessanten Musik-Apps. Es existieren auch für Smartphones und Tablets mit

Android oder anderen Betriebssystemen viele Apps, doch kann deren Software-

Angebot für Musiker (noch) nicht mit dem für iOS mithalten.
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1. Hilfsmittel- & Effekte-Apps

WavePad (iPad) – Editor 
Tempo – Metronom 
Guitar Pro –  Gitarren-
Noten 
Symphony Pro (iPad) –
Notensatz 
forScore,Tonara (iPad) –
Notenmappe
AmpliTube –  Gitarren-
Effektgerät
improVox –  Gesangs-
Effektgerät
FiRe 2 (iPhone) –
Recorder

2. App-Instrumente

ThumbJam
Soundprism
OMGuitar (iPad)
Pianist Pro (iPad)
Shiny Drum
Geo Synth (iPad)
iBone
Animoog (iPad)
TNR-i 

3. Soundtoy-Apps

Bebot 
Magic Piano (iPad)

SingingFingers
SpectrumGen
LoopsequeKids (iPad)
Isle of Tune (iPad)
Beatwave 

4. Beatmaker-Apps

Loopseque
DM1 (iPad)
EasyBeats 2
Molten (iPad)
iElectribe (iPad)

5. DJing-Apps

BeatBox Ultra
iAmSymphony
Shapemix (iPad)
Looptastic

6. Controller-Apps

TouchOSC 
touchAble (iPad)
Midi Touch (iPad)
Performer (iPad)

7. Kunst-Apps

Small Fish
abcdefg 
Biophilia (iPad)
Synse (iPhone)

Musik-App-Beispiele für iOS (Apple) 
für iPhone, iPod touch und iPad

Matthias Krebs ist Diplom-Musik- und Medienpädagoge und hat als Tenor das Stu-

dium zum Opernsänger abgeschlossen. Er leitet als wissenschaftlicher Mitarbeiter

am Zentralinstitut für Weiterbildung an der UdK Berlin die Zertifikatskurse „DigiMedi-

aL“ und ist Lehrbeauftragter im Fach Musikpädagogik an der Universität Potsdam

und der UdK Berlin. Er ist Gründer des iPhone-Orchesters „DigiEnsemble Berlin". 

5 An der Universität der Künste Berlin hat sich das DigiEnsemble Berlin gegrün-

det, um zu erforschen, wie im gemeinsamen Spiel mit Smartphones musiziert wer-

den kann. Das Ensemble spielt Stücke von Klassik bis R ’n’ B, komponiert eigens

für das Smartphone und konzertiert. Mehr dazu unter: www.digiensemble.de.   

6 Beim Projekt „mEiMu“ (mobile Endgeräte im Musikunterricht) wird erprobt, wie

Schüler im Musikunterricht in Gruppen Musikstücke mit Smartphones und Tablets

komponieren und musizieren können. Mehr unter: http://meimulab.wordpress.com. 

7 siehe: http://thefall.gorillaz.com.



Jens Koeppen 

(49) ist seit 2005 Bundestagsab-

geordneter der CDU für den

Wahlkreis 58, Uckermarck und

Oberbarnim. Er ist Mitglied in der

Enquete-Kommission „Internet

und digitale Gesellschaft“ und im

Ausschuss für „Umwelt, Natur-

schutz und Reaktorsicherheit“.

1/12

20 fokus

Geistiges Eigentum 
IM INTERNET

Acht Fragen an die Politik zum Thema  „Digitalisierung und 
Geistiges Eigentum“ 

1. Wenn jeder Netznutzer ein Künstler ist, kann man dann noch

den Begriff geistigen Eigentums halten, kann man dann noch einen

gesetzlichen Schutz verlangen?

Die Digitalisierung ermöglicht zahlreiche Formen der Neubear-
beitung kreativer Inhalte und auch deren Verknüpfung. Dies ist
eine grundsätzlich gute und begrüßenswerte Entwicklung. Da-
bei darf allerdings nicht übersehen werden, dass die Kreativen
und die am kreativen Schaffen Beteiligten die Möglichkeit ha-

ben müssen, sich die Nutzung ihrer Werke angemessen vergü-
ten zu lassen. Verzichtet ein Urheber bewusst auf eine Vergü-
tung, so ist dies oftmals mit einem Geschäftsmodell, mit dem
Wunsch nach Reichweite oder größerer Bekanntheit verbunden.
Eine digitale Gesellschaft benötigt ein grundlegendes Verständ-
nis für Leistung und Gegenleistung auch und gerade bei kreati-
ven Inhalten. Dieses gilt es zu fördern und die Akzeptanz für die
Rechte der Kreativen zu stärken. Das Urheberrecht ist eine
schützenswerte Grundlage von Innovation und wirtschaftlichem
Wachstum in unserer Gesellschaft.

2. Ermöglicht die Freiheit des Internets nicht gerade einen öffent-

lichen Zugang zu Kunst und Kultur, der von allen genutzt werden

kann, und wäre dies nicht endlich der Abschied von einem Kulturbe-

griff, der nur einigen wenigen zugute kommt, nämlich denen, die über

ausreichende ökonomische Mittel verfügen?

Das Internet ist das freiheitlichste und effizienteste Informa -
tions- und Kommunikationsforum der Welt. Sein Beitrag für die
kulturelle Breitenbildung kann daher nur schwer überschätzt
werden. Doch auch jenseits des Internets galt und gilt: Kultur
darf sich nicht bloß auf wenige beschränken. Die Förderung

Alles kann im Internet veröffentlicht werden, unvermeidbar wandeln sich Kultur und
Kreativität im digitalen Zeitalter und der Begriff des geistigen  Eigentums scheint ob-
solet zu wer den. Das Musikforum hat sich gefragt, welche Haltung die Politik zu  diesen
Entwicklungen einnimmt und hat deshalb  Mitgliedern der verschiedenen Fraktionen
der Enquete-Kommission „Internet und digitale Gesellschaft“ acht Fragen gestellt.



4. Ist eine Kulturflatrate möglicherweise sinnvoll, da ein staatlich

organisiertes Ausschüttungssystem Künstler gerechter honoriert?

Eine Kulturflatrate verschließt die Augen vor Angebot und Nach-
frage. Gerechtigkeit lässt sich nicht durch die Abschaffung des
Marktes und durch die Einführung einer für jedwede Kultur -
flatrate zweifelsohne notwendigen Verteilungsbürokratie erzie-
len. Abgesehen vom unverhältnismäßigen Eingriff in die Grund-
rechte der Urheberinnen und Urheber stirbt kreative Leistung,
wenn der individuelle Anreiz fehlt. Kreative könnten weder über
die Höhe der Vergütung noch über den Umfang der Nutzung
ihrer Werke bestimmen. Wie immer, wenn der Staat den Markt
ersetzen soll, geht es nur noch darum, die Kuchenstücke mög-
lichst klein zu schneiden, statt mehr Kuchen zu backen.

5. Schießt man nicht mit Kanonen auf Spatzen, wenn Kinder und

ihre Eltern strafverfolgt werden, weil sie etwas getan haben, woraus

anderen kein Schaden erwachsen ist?

Mir ist derzeit kein Fall bekannt, bei dem Eltern oder Kinder auf -
grund einiger weniger Raubkopien strafrechtlich belangt wurden.
Urheberrechtsverletzungen in diesem Bereich werden seit der
Einführung der Enforcement-Richtlinie zivilrechtlich verfolgt.
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von Kunst und Kultur muss künstlerische Spitzenleistungen
ebenso wie die Breitenkultur, tradierte ebenso wie populäre
Ausdrucksmöglichkeiten umfassen.

3. Der Patentschutz währt 20 Jahre. Warum sollte ein Buch oder

Musikstück länger geschützt werden als eine Erfindung? Sie alle sind

geistiges Eigentum.

Das Patentrecht und das Urheberrecht unterscheiden sich deutlich.
Beim Patentrecht handelt es sich um ein gewerbliches Schutz-
recht, das allein die Investitionen eines Erfinders schützen und so
einen Anreiz für Innovationen geben soll. Daher sieht das Patent -
 recht auch nur eine vergleichsweise kurze Schutzdauer vor, in de -
ren Rahmen sich die Investitionskosten in der Regel amortisieren.
Das Urheberrecht hingegen ist ein deutlich stärkeres Schutz-
recht, weil es nicht nur die wirtschaftliche Verwertung des Wer-
kes, sondern auch das Persönlichkeitsrecht des Urhebers schüt-
zen soll. Daher knüpft das Urheberrecht im Gegensatz zum Pa-
tentrecht, das die Erfindung in den Mittelpunkt stellt, auch am
Urheber an. Ihm gesteht es zudem ein postmortales Persönlich-
keitsrecht zu. Diese besondere Schutzwürdigkeit des Urhebers
hat das Bundesverfassungsgericht immer wieder betont.
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6. Wenn man schon meint, man solle der Medienpiraterie nachge-

hen: Warum müssen es eigentlich Geldstrafen sein? Kann man die

Jugendlichen nicht in einer sozialen Einrichtung arbeiten lassen?

Selbstverständlich könnten statt Geldstrafen von den Gerichten
auch Sozialstunden aufgegeben werden. Da die allermeisten
Strafverfahren wegen einer Urheberrechtsverletzung allerdings
eingestellt werden, stellt sich diese Frage jedoch zumeist nicht.

7. Selbst wenn auf dem Schulhof Festplatten mit 50 000 Titeln

„vertickt“ werden: Kein Mensch hört doch all diese Titel. Steht also

die Verfolgung in einer angemessenen Relation zum eigentlichen Fall?

50 000 illegal erworbene Musiktitel zu „verticken“, was als
Speichermedium immerhin eine externe Festplatte von rund
250 GByte Kapazität voraussetzt, ist auf unseren Schulhöfen
 sicherlich nicht gang und gäbe. Sollte es vorkommen, so ist
 sicherlich richtig, dass nicht jeder einzelne Titel gehört wird.
Dennoch entstehen den Kreativen in der Vielzahl enorme wirt-
schaftliche Einbußen, die auch dazu beitragen können, dass
Qualität und Vielfalt verloren gehen. Wir sollten das Augenmerk
allerdings weniger auf solche Beispiele, sondern vielmehr auf
die grundlegende faire Nutzung urheberrechtlich geschützter
Angebote richten. Dies setzt nämlich eine Kultur von Leistung
und Gegenleistung voraus. Dies in Verbindung mit mehr Aufklä-
rung, einer Förderung des Bewusstseins für den Wert geistigen
Eigentums sowie einer weiteren Stärkung des Respekts vor Ur-
heberrechten sind gesamtgesellschaftliche Herausforderungen.

8. Die Fonoindustrie beklagt ihre starken Rückgänge wegen der

Urheberrechtsverletzungen. Doch ist es nicht primär die Fonoindus-

trie selbst, die den Wandel in der Medienstruktur verschlafen hat?

Es ist wie immer beides und beides wiegt schwer. Jedem Unter-
nehmer ist wohl bewusst, dass die Entscheidung für einen
 bestimmten Vertriebskanal oder auch ein Zuwarten bei neuen
Geschäftsmodellen seinen Erfolg oder Misserfolg maßgeblich
beeinflussen. Heute gibt es für digitale Musikstücke zahlreiche
legale Angebote und kundenspezifische Modelle, die teilweise
sehr erfolgreich sind. Es bleibt jedoch weiterhin die Herausfor-
derung, wie die Gesellschaft und wie der Gesetzgeber mit dem
technisch bedingten Unterschied zwischen faktischem Können
und rechtlichem Dürfen in der digitalen Welt umgeht. Während
sich einerseits die schlichte Anpassung an möglicherweise ver-
änderte soziale Normen verbietet, müssen andererseits Gesetze
für Rechteinhaber, Anbieter und Nutzer verständlich, klar und
einfach anwendbar sein, um wirken zu können.

1. Wenn jeder Netznutzer ein Künstler ist, kann man dann noch

den Begriff geistigen Eigentums halten, kann man dann noch einen

gesetzlichen Schutz verlangen?

Ob jeder (Netznutzer) ein Künstler ist, ist Definitionssache. Für
die Legitimität des Konzepts des geistigen Eigentums ist es aber
unerheblich, wie viele Künstler es gibt bzw. ob jeder ein Künst-
ler ist. Beim Konzept des geistigen Eigentums geht es um den
Grundsatz, dass „geistige“ Schöpfungen vergleichbare Schutz-
rechte genießen sollen wie physische Schöpfungen. Sowohl
geistige wie auch physische Schöpfungen sind das Ergebnis von
geistiger Arbeit (d. h. unter Einsatz der Kreativität, des Intellekts
etc.) und/oder körperlicher Arbeit. Solange man an den mate-
riellen Produkten seiner Arbeit Eigentumsrechte besitzt, muss
man auch an den geistigen Produkten seiner Arbeit Eigentums-
rechte besitzen. Oder anders ausgedrückt – solange ich das Ei-
gentum an meinem Körper und meinem Geist habe, muss das
auch für alle Schöpfungen gelten, die ich durch meinen Körper
und/oder meinen Geist kreiere. Die FDP bekennt sich dabei un-
missverständlich zum Konzept des geistigen Eigentums und
zum kreativen Schaffen Einzelner. Nicht der Umstand, dass
Menschen miteinander vernetzt sind, schafft Kreativität – es
sind und bleiben individuelle Ideen, Ziele, Botschaften und Mo-
tivationen, aus denen kreatives Schaffen entsteht.

2. Ermöglicht die Freiheit des Internets nicht gerade einen öffent-

lichen Zugang zu Kunst und Kultur, der von allen genutzt werden

kann, und wäre dies nicht endlich der Abschied von einem Kulturbe-
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Bei einer Kulturflatrate würden wir die gleichen Defizite herbei-
führen, wie wir sie bei anderen Pauschalabgaben herbeigeführt
haben. Ein exemplarisches Beispiel ist die „GEZ-Gebühr“ zur Fi-
nanzierung des Öffentlich-Rechtlichen Rundfunks. Eine Ge-
samtheit (jeder, der ein Empfangsgerät bereithält) muss zahlen,
unabhängig davon, ob er Inhalte nutzen möchte, und unabhän-
gig davon, in welchem Umfang er Inhalte nutzen möchte. Wenn
wir den Respekt und die Anerkennung für kreatives Schaffen
und Wirken in der Gesellschaft stärken wollen, ist für mich zu-
dem die Idee, Kultur auf Basis von Flatrates anzubieten, nicht
zielführend, weder von der Begrifflichkeit noch vom Konzept
dahinter.

5. Schießt man nicht mit Kanonen auf Spatzen, wenn Kinder und

ihre Eltern strafverfolgt werden, weil sie etwas getan haben, woraus

anderen kein Schaden erwachsen ist?

Wenn wir das Ausmaß des Schadens als Grundlage heranziehen,
würde das bedeuten, dass z. B. Land- oder Hausfriedensbruch
(der keine physischen oder psychischen Schäden ausgelöst hat)
keine Strafverfolgung bzw. Bestrafung nach sich ziehen würde.
Ein derartiges Prinzip würde dem Schuldprinzip und damit ei-
ner wesentlichen Grundlage unseres Rechtsstaats zuwiderlaufen.
Das Strafgesetzbuch sieht die Schuld des Täters als Grundlage für
die Zumessung der Strafe (§ 46 StGB). Unabhängig davon ist
vor allem in wirtschaftlichen Bereichen das Ausmaß des Scha-
dens nicht physischer oder psychischer Natur. Wenn ich Falsch-
geld herstelle und damit Waren bezahle und niemand das
Falschgeld bemerkt, wird damit auch kein unmittelbarer Scha-
den ausgelöst. Durch die Verbreitung des Falschgeldes werden
aber Preis- und Mengenreaktionen ausgelöst, die einen Wertver-
lust der Waren und Dienstleistungen nach sich ziehen. Die Wert-
verluste (deren Ausmaße abhängig von der Menge und Umlauf-
geschwindigkeit des Falschgeldes sind) lösen sowohl individu-
elle als auch volkswirtschaftliche Schäden aus.

6. Wenn man schon meint, man solle der Medienpiraterie nachge-

hen: Warum müssen es eigentlich Geldstrafen sein? Kann man die

Jugendlichen nicht in einer sozialen Einrichtung arbeiten lassen?

Selbstverständlich kann man Jugendliche in einer sozialen Ein-
richtung arbeiten lassen. Der Strafrahmen bei Urheberrechtsver-
stößen reicht von Geldstrafen bis hin zu Freiheitsstrafen. Die
Gesetze ermöglichen dabei auch, Haftstrafen zur Bewährung
auszusetzen und/oder die Erbringung von Sozialarbeitsstunden
zu verhängen.

7. Selbst wenn auf dem Schulhof Festplatten mit 50 000 Titeln

„vertickt“ werden: Kein Mensch hört doch all diese Titel. Steht also

griff, der nur einigen wenigen zugute kommt, nämlich denen, die über

ausreichende ökonomische Mittel verfügen?

Ein öffentlicher Zugang zu Kunst und Kultur ist keine Errungen-
schaft des freien Internets. Viele kulturelle Errungenschaften 
(z. B. Bauwerke) befinden sich im öffentlichen oder öffentlich
zugänglichen Raum und bieten quasi jedem – unabhängig von
den ökonomischen Mitteln – viele Möglichkeiten, daran teilzu-
haben.

3. Der Patentschutz währt 20 Jahre. Warum sollte ein Buch oder

Musikstück länger geschützt werden als eine Erfindung? Sie alle sind

geistiges Eigentum.

Solche Differenzierungen sind auch bei „physischem“ Eigen-
tum nicht ungewöhnlich. So wird bei der Ausgestaltung der Ei-
gentumsrechte (z. B. in Hinblick auf die Sozialbindung) unter-
schieden, ob es sich um Sacheigentum, Grundeigentum etc.
handelt.
Während das Patentrecht „Erfindungen auf allen Gebieten der
Technik [schützt], sofern sie neu sind, auf einer erfinderischen
Tätigkeit beruhen und gewerblich anwendbar sind“ (§ 1, Abs.
1, PatG), erstreckt sich das Urheberrecht auf „persönliche geisti-
ge Schöpfungen“ (§ 2, Abs. 2, UrhG). Das Patenrecht schützt al-
so lediglich bloße Ideen (und die darauf basierenden techni-
schen Ausgestaltungen und Umsetzungen), wie z. B. die Be-
fehlseingabe durch „Wischbewegungen“ auf den Touchscreen-
Displays von Smartphones oder Tablet-Rechnern (iPhone, iPad
etc.). Die Gesetzgeber in den meisten Ländern (soweit mir be-
kannt) haben diesen qualitativen Unterschieden dadurch Rech-
nung getragen, indem die Schutzfristen unterschiedlich ausge-
staltet worden sind. Aber selbstverständlich spricht nichts dage-
gen, die unterschiedlichen Schutzfristen zu diskutieren und ge-
gebenenfalls zu überdenken.

4. Ist eine Kulturflatrate möglicherweise sinnvoll, da ein staatlich

organisiertes Ausschüttungssystem Künstler gerechter honoriert?

Auch bei Kulturgütern müssen (wie bei anderen Gütern auch)
die Grundsätze der Wahlfreiheit und der Tauschfreiheit gelten. 
D. h. es wird für solche Kulturgüter gezahlt, für die sich Nach-
frager finden, die bereit sind zu zahlen. Wenn es keine Nachfra-
ger gibt, die bereit sind, den verlangten Preis zu zahlen, wird
ein Kulturgut entweder nicht angeboten oder es muss ein ande-
rer Preis verlangt werden – solange, bis sich ausreichend Nach-
frager finden, dass eine Entlohnung sichergestellt werden kann,
die der Künstler als gerecht empfindet. Solange jeder Künstler
individuelle Gerechtigkeits- und Preisvorstellungen hat, ist es
nicht möglich, per staatlichem Dekret „gerechtere“ Preise und
Entlohnungen festzusetzen. 
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die Verfolgung in einer angemessenen Relation zum eigentlichen Fall?

Siehe Antwort zu Frage 5.

8. Die Fonoindustrie beklagt ihre starken Rückgänge wegen der

Urheberrechtsverletzungen. Doch ist es nicht primär die Fonoindus-

trie selbst, die den Wandel in der Medienstruktur verschlafen hat?

Ein kausaler Zusammenhang zwischen Umsatzrückgängen und
der Anzahl der erstellten und in Umlauf gebrachten Raubkopien
ist tatsächlich nicht eindeutig belegbar. So lässt sich z. B. nicht
nachweisen, dass ein Nutzer von raubkopierten Musikstücken
tatsächlich jedes Musikstück erworben hätte, wenn er es nicht
als Raubkopie hätte nutzen können. Andererseits lassen sich z. B.
bei Vinyl-Schallplatten keine Umsatzrückgänge feststellen, son-
dern – im Gegenteil – Umsatzsteigerungen. Wenn man nun be-
rücksichtig, wie lange es schon massentaugliche mp3-Geräte
am Markt gibt und wie lange es erst möglich ist, umfassende
mp3-Musik-Angebote legal zu nutzen, so kann man tatsächlich
den Eindruck gewinnen, dass viele Anbieter den Medienwandel
verschlafen haben. Solche verzögerten Anpassungsprozesse sind
aber nichts Ungewöhnliches. Und wie gesagt – die Reaktionen
sind oftmals nur verzögert: Mittlerweile stellt fast jedes Platten-
label ein umfassendes Repertoire an mp3- und Streaming-Ange-
boten bereit.

1. Wenn jeder Netznutzer ein Künstler ist, kann man dann noch

den Begriff geistigen Eigentums halten, kann man dann noch einen

gesetzlichen Schutz verlangen? 

In der Enquete-Kommission „Internet und digitale Gesellschaft“
haben wir sehr intensiv die Tatsache besprochen, dass sich die
Realität des Urheberrechts vom einheitlichen Leitbild des Allein-
Kreativen, dessen Persönlichkeit in das Werk „fließt“, weiterent-
wickelt zu kreativen Gruppen und kollektiven Kreationen. Das
Urheberrecht hat diese Entwicklungen aufgenommen. Das In-
ternet und seine Erscheinungsformen bringen jetzt weitere Ent-
wicklungen hervor und haben etwa zusätzliche Formen reiner
Auftragsproduktion oder der Netzwerkproduktion vieler ausge-
prägt, die zusammen auf Internet-Plattformen ein Werk erstel-
len. Die Urheberrechtsordnung sollte dem erneut Rechnung tra-
gen. Persönlichkeitsrechte werden dabei nicht grundsätzlich zur
Diskussion gestellt. Der Werkbegriff und die Art der Zuordnung
der Verwertungsrechte und Vergütungsansprüche hingegen
schon. Wir müssen prüfen, ob die Verknüpfung von Anerken-
nung von Persönlichkeitsrechten und Verwertungsrechten zwin-
gend für alle Werkearten gilt. Das Urheberrecht basiert darauf,
dass dem Urheber Ausschließlichkeitsrechte zugeordnet werden.
Darauf bauen Geschäftsmodelle auf, die dem Urheber den wirt-
schaftlichen Wert seiner Schöpfung zuordnen. Eine differenzier-
te Betrachtung sollte danach fragen, in welchen Fällen ein Aus-
schließlichkeitsrecht mit den damit verbundenen Zugangsres-
triktionen erforderlich ist und wo es genügt, über das Recht die
wirtschaftliche Beteiligung des Urhebers zu sichern.
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5. Schießt man nicht mit Kanonen auf Spatzen, wenn Kinder und

ihre Eltern strafverfolgt werden, weil sie etwas getan haben, woraus

anderen kein Schaden erwachsen ist?

Grundsätzlich müssen Sie zwischen zivilrechtlichen Ansprüchen
des Rechteinhabers und strafrechtlicher Verfolgung unterschei-
den. Der Rechteinhaber hat bei der Verletzung von Urheber-
und Leistungsschutzrechten insbesondere Ansprüche auf Unter-
lassung, Beseitigung und Schadensersatz. Natürlich entsteht dem
Rechteinhaber ein Schaden. In Kenntnis der Sachlage wäre zwi-
schen den Parteien ein in den meisten Fällen kostenpflichtiger
Vertrag zustande gekommen. Deshalb ermittelt man den Scha-
den im Wege einer Lizenzanalogie, d. h. der Verletzer hat dem
Geschädigten das zu zahlen, was bei Abschluss eines Lizenzver-
trages vereinbart worden wäre.
Von der zivilrechtlichen Verfolgung der Ansprüche ist die straf-
rechtliche Verfolgung zu unterscheiden. Zwar ist die unerlaubte
Verwertung urheberrechtlich geschützter Werke auch strafbar, es
wird aber häufig von einer Strafverfolgung abgesehen. Nimmt
der Verletzte Akteneinsicht, kann er seinen Ansprüchen auf zivil-
rechtlichem Weg nachgehen. 
Wir können feststellen, dass Abmahnungen offenbar Wirkung
zeigen. Nachdenklich stimmt in diesem Zusammenhang je-
doch, dass es – nach jüngsten Zahlen – mehr als drei Millionen
IP-Beauskunftungen pro Jahr gegeben hat. Abmahnungen wer-
den immer stärker von spezialisierten Anwaltskanzleien und
teilweise auch von den Rechteinhabern als Geschäftsidee bzw.
Erlösquelle missbräuchlich eingesetzt. Familien, deren Kinder il-
legal Musiktitel bei Filesharern heruntergeladen haben, sehen
sich häufig vierstelligen Forderungen gegenüber. In der En-
quete-Kommission haben wir uns dafür eingesetzt, dass geprüft
werden muss, ob die Kriterien für die Deckelung bei der erst-
maligen Abmahnung bei nur unerheblichen Rechtsverletzungen
nach § 97 a UrhG (Abmahnung) konkretisiert werden können.
Grundsätzlich bestimmt zunächst der Geschädigte den Streit-
wert, nach dem er seinen Schaden und die entsprechenden An-
waltskosten berechnet. Das kann exorbitante Höhen erreichen.
Das Recht sollte jedenfalls keine Anreize setzen, Abmahnungen
als Geschäftsmodell zu nutzen. 

6. Wenn man schon meint, man solle der Medienpiraterie nachge-

hen: Warum müssen es eigentlich Geldstrafen sein? Kann man die

Jugendlichen nicht in einer sozialen Einrichtung arbeiten lassen?

Im Jugendstrafrecht ist gar keine Geldstrafe vorgesehen. Bei Ju-
gendlichen zwischen 14 und 18 Jahren steht im Strafverfahren
der Erziehungsgedanke im Vordergrund. Ziel ist die Verhinde-
rung weiterer Straftaten, weshalb – wenn möglich – zunächst
Erziehungsmaßnahmen angeordnet werden. Erziehungsmaß-

2. Ermöglicht die Freiheit des Internets nicht gerade einen öffent-

lichen Zugang zu Kunst und Kultur, der von allen genutzt werden

kann, und wäre dies nicht endlich der Abschied von einem Kulturbe-

griff, der nur einigen wenigen zugute kommt, nämlich denen, die über

ausreichende ökonomische Mittel verfügen?

Wenn Freiheit in diesem Sinne meint, dass die Freiheit von
künstlerischen Werken das Ziel des Urheberrechts sein soll,
dann nein. Rechtspolitisch wie auch volkswirtschaftlich macht
es Sinn, vor allem den Urheber und die Innovationsfreudigkeit
durch das Urheberrecht zu schützen. Ich glaube nicht, dass eine
Umsonst-Mentalität kreatives Schaffen fördern würde und inso-
fern erstrebenswert ist. Wir benötigen klare Regeln für immate-
rielle Güter in der digitalen Gesellschaft. Diese schafft Anreize
für Urheber und damit für Innovation und Fortschritt in Gesell-
schaft, Forschung und Wirtschaft.

3. Der Patentschutz währt 20 Jahre. Warum sollte ein Buch oder

Musikstück länger geschützt werden als eine Erfindung? Sie alle sind

geistiges Eigentum.

Patentrecht und Urheberrecht haben unterschiedliche Schutz-
richtungen zum Gegenstand. Durch Patente werden technische
Erfindungen geschützt, die schon durch die Tatsache, dass sie
häufig nicht durch einen Einzelnen, sondern durch mehrere
oder ganze Unternehmen geschaffen werden, weniger Persön-
lichkeitsbezug aufweisen. 
Beim Urheberrecht soll gerade der starke Bezug zur Persönlich-
keit und die individuelle Prägung von Werken geschützt wer-
den. Das Urheberrecht gewährt Rechteinhabern von Werken
deshalb einen zeitlich begrenzten Schutz auf 70 Jahre nach dem
Tode des Urhebers. Die Fristen der Urheberrechte und verwand-
ten Schutzrechte sind zudem mittlerweile auf EU-Ebene durch
die Schutzdauerrichtlinie geregelt. Deren Vorgaben sind bin-
dend, so dass dem deutschen Gesetzgeber da nur ein begrenzter
Spielraum verbleibt. 

4. Ist eine Kulturflatrate möglicherweise sinnvoll, da ein staatlich

organisiertes Ausschüttungssystem Künstler gerechter honoriert?

Durch eine generelle Kulturflatrate werden die gegensätzlichen
Interessen zwischen Urheber, Nutzer und Verwerter nur schein-
bar gelöst. Sobald es um die konkrete Ausgestaltung derselben
geht, werden mehr Fragen aufgeworfen als beantwortet. Wir
wollen eine angemessene Vergütung der Urheber und einen fai-
ren Ausgleich zwischen Urheber- und Nutzerinteressen. Wir ha-
ben gesagt, dass wir das Modell der Kulturflatrate wie auch die
anderen Modelle sehr sorgfältig prüfen werden. Ich kann mir
vorstellen, dass diese in Teilbereichen einen wichtigen Baustein
darstellen kann.
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nahme kann insbesondere die Arbeitszuweisung in einer sozia-
len Einrichtung sein. 

7. Selbst wenn auf dem Schulhof Festplatten mit 50 000 Titeln

„vertickt“ werden: Kein Mensch hört doch all diese Titel. Steht also

die Verfolgung in einer angemessenen Relation zum eigentlichen Fall?

Hier verweise ich auf die Antwort zu Frage 5 und die dort ge-
forderte Prüfung des § 97 a UrhG.

8. Die Fonoindustrie beklagt ihre starken Rückgänge wegen der

Urheberrechtsverletzungen. Doch ist es nicht primär die Fonoindus-

trie selbst, die den Wandel in der Medienstruktur verschlafen hat?

Die Phonoindustrie wurde mit Sicherheit vom technischen
Fortschritt überholt. Aber das gilt auch für das Urheberrecht im
Allgemeinen. Durch die digitale Entwicklung sind neue Nut-
zungsarten entstanden. Oft fehlen jedoch neue Geschäftsmodelle.
Das Urheberrecht muss deshalb zukunftsfest gemacht werden.
Urheber müssen leicht erkennen können, welche Rechte ihnen
zustehen und wo diese enden. Nutzer müssen erkennen kön-
nen, welche Nutzungen möglich sind, ohne fremde Rechte zu
verletzen. Werkevertreter müssen ihr Handeln daran ausrichten,
welche Rechte sie ihren Vertragspartnern – Künstler und Nutzer
– einrichten möchten und können. 
Darüber hinaus ist zielgruppengerechte Aufklärung notwendig,
etwa für Kinder und Jugendliche. Da liegen bislang kaum Ange-
bote vor bzw. werden bestehende Angebote nicht genutzt. Es
zeigt sich ein interessanter Zusammenhang zwischen dem Ver-
halten der Industrie – etwa was als fair empfundene Geschäfts-
modelle angeht – und der Anerkennung sozialer Regeln, die Im-
materialgüterrechte schützen. Nutzerfreundliche Vermittlungs-
modelle sind damit ein entscheidender Baustein zur Verhinde-
rung illegaler Nutzung. Nur wenn es gelingt, vom Nutzer ak-
zeptierte, bezahlbare Vermittlungsmodelle zu etablieren, an de-
nen die Urheber ausreichend partizipieren, kann „die Informa-
tionsgesellschaft reibungslos gedeihen“ – so nannte es Karl-
 Nikolaus Peifer in seiner Stellungnahme für die Enquete-Kom-
mission „Internet- und digitale Gesellschaft“. So muss man da-
rauf setzen, dass sich von den Urhebern und Nutzerinnen und
Nutzern gleichermaßen akzeptierte Geschäftsmodelle z. B. für
Flatrate-Angebote mehr als bisher etablieren. Hier sind auch die
Verwerter in der Pflicht, entsprechende Geschäftsmodelle zu
entwickeln und zu erproben.

1. Wenn jeder Netznutzer ein Künstler ist, kann man dann noch

den Begriff geistigen Eigentums halten, kann man dann noch einen

gesetzlichen Schutz verlangen?

Ich spreche lieber vom Immaterialgüterrecht. Damit ist klar be-
nannt, dass es Rechte (z. B. ein Urheberrecht) an Kreativleistun-
gen gibt, die nicht an materielle Trägermedien gebunden sind.
„Geistiges Eigentum“ wird je nach politischem oder gesell-
schaftlichem Interesse recht unterschiedlich interpretiert. Es
wird von vielen Künstlerinnen und Künstlern als Synonym für
die ideelle und materielle Anerkennung ihrer persönlichen Leis-
tung verstanden. Zugleich werden mit ihm aber auch Verbots-
und Ausschlussrechte der Medienindustrie gegenüber Nutzerin-
nen und Nutzern begründet. Weiter kann dieser Begriff ver-
schleiern, dass Kunst immer in Kommunikation entsteht. Kunst
entsteht nicht ohne Inspiration, Anregung oder Vorbilder und
sie lebt von der Rezeption und Interpretation durch Nutzerin-
nen und Nutzer. In der Debatte um ein zukunftstaugliches Ur-
heberrecht sollte deswegen der Begriff in seine unterschied -
lichen rechtlichen Bezugspunkte ausdifferenziert werden: Diese
bestehen im Wesentlichen in Persönlichkeits- und Verwertungs-
rechten. Das Persönlichkeitsrecht, etwa die Nennung der Urhe-
berin oder des Urhebers, sowie die Möglichkeit, sich gegen Ent-
stellungen wehren zu können, muss gewahrt bleiben. Selbstver-
ständlich muss auch den Menschen, die kreative Leistungen er-
bringen und damit ihren Lebensunterhalt finanzieren, ein ge-
setzlicher Anspruch auf angemessene Vergütung garantiert wer-
den. Gleichzeitig müssen wir eine lebendige Kultur der Werk-
nutzung ermöglichen.

2. Ermöglicht die Freiheit des Internets nicht gerade einen öffent-

lichen Zugang zu Kunst und Kultur, der von allen genutzt werden
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rechtlichen Rundfunk sind zu erwägen. Nicht zuletzt muss auch
das System der kollektiven Rechtewahrnehmung reformiert
und dabei transparenter und demokratischer gestaltet werden.

5. Schießt man nicht mit Kanonen auf Spatzen, wenn Kinder und

ihre Eltern strafverfolgt werden, weil sie etwas getan haben, woraus

anderen kein Schaden erwachsen ist?

So kann man es sagen. Bei den angesprochenen Abmahnungen
gegen Privatpersonen, aus denen mittlerweile eine ganze Ab-
mahnindustrie erwachsen ist, werden völlig überzogene Streit-
werte zur Grundlage genommen. DIE LINKE hat daher im Bun-
destag einen Antrag eingebracht, der diese Abmahnindustrie
austrocknen will. Unsere zentralen Forderungen sind dabei u. a.
die Beschränkung der Verfolgung von Urheberrechtsverletzun-
gen auf kommerzielle Absichten und die Einführung einer
Nachweispflicht über den tatsächlich entstandenen Schaden, der
durch illegalisierte Downloads entstanden ist.

6. Wenn man schon meint, man solle der Medienpiraterie nachge-

hen: Warum müssen es eigentlich Geldstrafen sein? Kann man die

Jugendlichen nicht in einer sozialen Einrichtung arbeiten lassen?

Ich bin der Meinung, dass es bei privaten Urheberrechtsverlet-
zungen, die nicht kommerziell und in großem Stil betrieben
werden, eindeutige Bagatellgrenzen geben sollte. Die horrenden
Zahlungen und Abmahnkosten, die gerade Jugendlichen immer
wieder aufgebrummt werden, stehen in keinem Verhältnis zum
tatsächlich entstandenen Schaden. Daher lehne ich auch Straf -
arbeiten in sozialen Einrichtungen für Jugendliche ab.

7. Selbst wenn auf dem Schulhof Festplatten mit 50 000 Titeln

„vertickt“ werden: Kein Mensch hört doch all diese Titel. Steht also

die Verfolgung in einer angemessenen Relation zum eigentlichen Fall?

Die Frage ist mehr als berechtigt. Deshalb fordere ich auch, dass
in Abmahnverfahren die „Geschädigten“ genau nachweisen
müssen, welchen wirtschaftlichen Schaden sie durch die „Tat“
einer einzelnen Person konkret erlitten haben. Pauschale Ab-
mahnungen in horrender Höhe gehören verboten.

8. Die Fonoindustrie beklagt ihre starken Rückgänge wegen der

Urheberrechtsverletzungen. Doch ist es nicht primär die Fonoindus-

trie selbst, die den Wandel in der Medienstruktur verschlafen hat?

Das lässt sich so sagen, auch wenn sie mittlerweile bemüht ist,
aufzuwachen. Dies zeigen die steigenden Umsätze aus den offi-
ziellen Downloadportalen. Allerdings waren es Computer- und
Internetfirmen, die diese neuen Geschäftsmodelle zuerst entwi-
ckelt und erprobt haben, die Musikindustrie zieht nun erst hin-
terher. Auch verschweigt die Fonoindustrie bei ihren Klagen

kann, und wäre dies nicht endlich der Abschied von einem Kulturbe-

griff, der nur einigen wenigen zugute kommt, nämlich denen, die über

ausreichende ökonomische Mittel verfügen?

In der Tat bietet das Internet bisher ungeahnte Möglichkeiten,
Kunst, Kultur, Wissen und Informationen für alle Menschen zu-
gänglich zu machen. Vor allem aber bietet es nicht nur Zugang,
sondern auch die Möglichkeit, bei geringen Produktionskosten
selbst auf sehr hohem Niveau schöpferisch tätig zu sein. Einen
Zugang zu Kunst und Kultur unabhängig vom eigenen Geldbeu-
tel befürworte ich unbedingt. Dazu gehört aber auch, sich neue
Gedanken über die Vergütung der Künstlerinnen und Künstler
zu machen. Dazu sind diese selbst, die Kulturindustrie, die Ver-
wertungsgesellschaften, die Politik, wir alle aufgefordert, neue
Vergütungsmodelle zu entwickeln und vor allem auszuprobie-
ren. Wie lässt sich Micropayment weiterentwickeln? Warum
starten wir nicht Modellversuche für Kulturwertmark oder Kul-
turflatrate? Lassen sich über Kulturförderung wie bei den bil-
denden Künstlern nicht auch für Musik, Film und Literatur We-
ge finden, Kunst vor ihrer Entstehung zu finanzieren?

3. Der Patentschutz währt 20 Jahre. Warum sollte ein Buch oder

Musikstück länger geschützt werden als eine Erfindung? Sie alle sind

geistiges Eigentum.

Es ist richtig, Künstlerinnen und Künstlern einen rechtlichen
Rahmen zu bieten, der es ihnen ermöglicht, von kreativen Er-
zeugnissen ihren Lebensunterhalt zu bestreiten. Die derzeitigen
Schutzfristen, die noch 70 Jahre über den Tod des Urhebers hi-
nausgehen, sind allerdings nicht mehr vermittelbar, da hier
noch Enkel und Urenkel der Urheber alimentiert werden sollen.
Im Sinne einer Kunst- und Kulturwelt, die allen Menschen zu-
gute kommen soll, müssen hier die Schutzfristen deutlich ver-
kürzt werden.

4. Ist eine Kulturflatrate möglicherweise sinnvoll, da ein staatlich

organisiertes Ausschüttungssystem Künstler gerechter honoriert?

Die Diskussionen um eine Kulturflatrate sind noch längst nicht
abgeschlossen und auch bei dieser Idee gibt es verschiedene Va-
rianten, so dass sich nicht pauschal sagen lässt, ob eine Kultur-
flatrate „gerechter“ wäre. Zudem hat der Chaos Computer Club
vor einiger Zeit die Idee einer Kulturwertmark in die Debatte
eingebracht, für die ich durchaus Sympathie empfinde. DIE LINKE
setzt sich dafür ein, diese und andere Modelle ergebnisoffen zu
prüfen. Wie oben erwähnt, sollten wir verschiedene Varianten
neuer Modelle ausprobieren, um die Praxistauglichkeit zu tes-
ten. Letztlich braucht es wohl verschiedene Wege der Finanzie-
rung von Künstlerinnen und Künstlern. Auch die klassischen
Mittel der Kulturförderung oder Anleihen beim Öffentlich-
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1. Wenn jeder Netznutzer ein Künstler ist, kann man dann noch

den Begriff geistigen Eigentums halten, kann man dann noch einen

gesetzlichen Schutz verlangen?

Ein gesetzlicher Schutz von künstlerischen Werken, seien es
Werke von Laien oder von beruflichen Künstlern, bedarf nicht
des Begriffs „Eigentum“. Juristen bezeichnen künstlerische Werke
als Immaterialgut. Der Schutz vor Entstellung wie auch der An-
spruch auf Namensnennung muss unabhängig von der Bezeich-
nung der Werke als „Eigentum“ oder Sonstiges gewahrt sein.

2. Ermöglicht die Freiheit des Internets nicht gerade einen öffent-

lichen Zugang zu Kunst und Kultur, der von allen genutzt werden

kann, und wäre dies nicht endlich der Abschied von einem Kulturbe-

griff, der nur einigen wenigen zugute kommt, nämlich denen, die über

ausreichende ökonomische Mittel verfügen?

Internet und Digitalisierung erleichtern die Teilhabe an Kunst
und Kultur. Doch ebenso wie das eBook ein echtes Buch nicht
ersetzen wird, werden auch Konzerte und Museen nicht durch
das Internet ersetzt werden. Somit kann das Internet nur einen
weiteren Zugang zur Kultur bieten, nicht aber alleiniger Schau-
platz der Kultur werden. Das Internet bietet vor allem zusätz -
liche Chancen für Kreative im Rahmen der Verbreitung ihrer
Werke, der Kommerzialisierung und der Erweiterung des Popu-
laritätsgrades.

3. Der Patentschutz währt 20 Jahre. Warum sollte ein Buch oder

Musikstück länger geschützt werden als eine Erfindung? Sie alle sind

geistiges Eigentum.

über Umsatzrückgänge gern, dass sie durch die Einführung der
CD in den 1990er-Jahren ein historisches Umsatzplus damit
verbuchte, dass Fans viel Musik, die sie bereits auf Schallplatten
hatten, nochmal kauften. Eine solche Mehrfachverwertung ist
beim Medienwandel hin zu MP3 und Co. nicht mehr möglich
gewesen. Weiter ist umstritten, ob illegalisierte Downloads und
Kopien wirklich den Anteil an den Umsatzrückgängen haben,
von dem die Musikindustrie spricht. Es gibt durchaus Studien,
die nahelegen, dass gerade die, die Musik im Netz „ziehen“,
dennoch besonders viel Geld für Musik ausgeben. Obwohl die
Fonoindustrie vermehrt auf digitale und nutzerfreundliche Ver-
marktung setzt, hat sie es bis heute nicht geschafft, flächende-
ckend neue Geschäftsmodelle einzuführen, die den Möglichkei-
ten und den Kulturpraktiken unserer digitalisierten Gesellschaft
gerecht werden. Stattdessen beteiligt sie sich – oft ohne Wissen
oder Zustimmung der Künstlerinnen und Künstler – lieber an
hunderttausendfachen Abmahnungen. Dieser Zustand ist untrag-
bar.



die Verfolgung in einer angemessenen Relation zum eigentlichen Fall?

Der Tausch von Musik im Jugendalter hat nachweislich großen
Einfluss auf die Geschmacksbildung im Laufe eines Menschen -
lebens. Wer in jungen Jahren viel und unterschiedliche Musik
hört, verfügt im Erwachsenenalter in der Regel über einen Mu-
sikgeschmack, der ihn dazu veranlasst, mehr von dieser Musik
zu kaufen. 

8. Die Fonoindustrie beklagt ihre starken Rückgänge wegen der

Urheberrechtsverletzungen. Doch ist es nicht primär die Fonoindus-

trie selbst, die den Wandel in der Medienstruktur verschlafen hat?

Mag sein. Aber es ist nie zu spät, neue Geschäftsmodelle zu ent-
wickeln und Veränderung auch als Chance zu begreifen. Mit
Strafverfolgung und Repression (Onlineüberwachung, Vorrats-
datenspeicherung, Abmahnwesen) wird man die revolutionären
technischen Veränderungen durch Digitalisierung und Internet
jedenfalls nicht aufhalten können.
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Die Gründe für Schutzfristen basieren auf der unterschiedlichen
Interessenlage. Je nach Werk, je nach Veröffentlichung und je
nach Verwertungsart müssen immer wieder die jeweiligen Inte-
ressen gegeneinander abgewogen werden. Daher sind differen-
zierte Schutzfristen sinnvoll.

4. Ist eine Kulturflatrate möglicherweise sinnvoll, da ein staatlich

organisiertes Ausschüttungssystem Künstler gerechter honoriert?

Eine Kulturflatrate ist in jeder Hinsicht sinnvoll. Sie bietet der
Gesellschaft Rechtsfrieden, weil sie klar, verständlich und nach-
vollziehbar ist. Sie bietet Künstlerinnen und Künstlern darüber
hinaus auch eine zusätzliche Einnahmequelle. So wie für Wort-
autoren die Einnahmen aus der Leermedienabgabe bereits die
Hälfte der Gesamteinnahmen ausmachen, wird die Kulturflatra-
te in der Lage sein, das Einkommen von Kreativen weiter zu er-
höhen. Eine gerechte Verteilung der Einnahmen garantiert nur
ein demokratisch ausgehandelter Verteilungsschlüssel. Im Ge-
gensatz zur Verteilung der Einnahmen aus der Leerträgerabgabe,
deren Abschaffung das Musikforum nach meinem Kenntnisstand
nicht fordert, ist eine gerechte Verteilung der Einnahmen aus ei-
ner Kulturflatrate grundsätzlich möglich.

5. Schießt man nicht mit Kanonen auf Spatzen, wenn Kinder und

ihre Eltern strafverfolgt werden, weil sie etwas getan haben, woraus

anderen kein Schaden erwachsen ist?

Die Kriminalisierung von Kinderzimmern und Schulhöfen ist
ein ernstzunehmendes Problem in unserer Gesellschaft. Wie
kann jemals Rechtsfrieden einkehren, wenn Unschuldige mit
großen Unsicherheiten belastet und unverhältnismäßig repressiv
verfolgt werden? 

6. Wenn man schon meint, man solle der Medienpiraterie nachge-

hen: Warum müssen es eigentlich Geldstrafen sein? Kann man die

Jugendlichen nicht in einer sozialen Einrichtung arbeiten lassen?

Mitnichten trifft es in diesem Fall nur Jugendliche. Inzwischen
ist der Mangel an Akzeptanz des Urheberrechts generationen-
übergreifend festzustellen. Ein rein strafender Ansatz kann daher
unserer Auffassung nach nicht der Befriedung und dem Wohl-
stand der Gesellschaft dienen. Ein solcher Ansatz hätte unserem
Erachten nach keinen nachhaltigen Effekt auf die Akzeptanz des
Urheberrechts. Besteht aber einmal die Überzeugung von der
Notwendigkeit rechtlicher Rahmenbedingungen von Kunst und
Kultur, wird ein strafender Ansatz schon gar nicht mehr erfor-
derlich sein.

7. Selbst wenn auf dem Schulhof Festplatten mit 50 000 Titeln

„vertickt“ werden: Kein Mensch hört doch all diese Titel. Steht also
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auch in der digitalisierten Welt nicht auf-
gegeben werden. 
Politisch kann die Antwort aus meiner
Sicht nur aus einem Dreiklang bestehen,
der wie folgt aussieht: Wir brauchen eine
effiziente Strafverfolgung gerade von ille-
galen Plattform-Anbietern, die die Verlet-
zung von Urheberrechten zu ihrer Ge-
schäftsgrundlage gemacht haben. Wir
brauchen bessere Geschäfts- und Bezahl-
modelle, die sich den Realitäten des In-
ternets anpassen und wir brauchen drit-
tens eine gesellschaftliche Diskussion
über den Wert von Kreativität und imma-
teriellen Gütern. Da geht es dann auch
um eine Wertevermittlung bereits in der
Schule. Diese Diskussion muss die Ant-
wort sein auf die riesigen Potenziale, die
die Digitalisierung und die damit einher-
gehende Demokratisierung der Kunst für
die Kulturlandschaft bietet. Gerade Künst-
ler, die Millionen von Menschen errei-
chen, sollten sich im Übrigen in diese
Debatte einbringen.

Konzerte, Ausstellungen, Bücher, Lesun-
gen oder Theaterstücke. Wir erkennen al-
so eine Loslösung von klassischen Struk-
turen, die die Vermarktung von Kultur für
viele Kulturschaffende und Kreative ein-
facher und finanziell unabhängiger
macht. Das trägt gleichzeitig zu einer De-
mokratisierung der Kultur durch die Di-
gitalisierung bei. Auch ganz neue Kunst-
formen wie zum Beispiel Mashups sind
durch die technische Entwicklung erst
entstanden. Gleiches gilt auch für die
Nutzung von Werken unter Creative com-
mons-Lizenzen, die ebenfalls zur Kultu-
rellen Vielfalt beitragen können. 
Bei der Frage nach einer möglichen Ent-
professionalisierung von Kunst durch die
Digitalisierung offenbart sich aus meiner
Sicht ein Denken, das ich nie verstanden
habe. Der Wert in Kunst und Kultur liegt
in der Kreativität und der schöpferischen
Kraft. Das Internet bietet jedem die Mög-
lichkeit zu publizieren und zu veröffent-
lichen und natürlich geht es da am Ende
auch um die künstlerische Qualität. Aber
diese hat nichts mit dem Verbreitungsweg
zu tun. Ein schlechter Gitarrist wird auch
im Netz keine Beifallsstürme auslösen.
Ein guter Gitarrist, der seine besten Gitar-
ren-Soli auf YouTube veröffentlicht, viel-
leicht schon. 
Eine Debatte, wie der Wert der Kreativität
geschützt und gestärkt werden kann, un-
terstütze ich sofort. Denn hier sehen wir
in der Tat, dass Schutz-Mechanismen wie
das Urheberrecht in der digitalisierten
Welt nicht mehr greifen und häufig miss-
achtet werden. Das Urheberrecht darf

Die Beantwortung der Frage, ob die
Digitalisierung die Kunst eher demokrati-
siert oder entprofessionalisiert, ist un-
trennbar verbunden mit einem Verständ-
nis des generellen Kunstbegriffs. Beuys’
legendären Satz „Jeder Mensch ist ein
Künstler“ interpretiere ich so, dass grund -
sätzlich jeder Mensch in der Lage ist,
Kunst zu schaffen und schöpferisch zu
wirken. 
Natürlich können der Entfaltung dieser
Möglichkeiten viele Dinge entgegenste-
hen, wie beispielsweise eine fehlende
Ausbildung, mangelnde Distributions-
möglichkeiten, finanzielle oder gesell-
schaftliche Hürden. Grundsätzlich aber
ist künstlerisches und kreatives Wirken
jedem möglich, insbesondere dann,
wenn Kunst über den schöpferischen
Wert und Ausdruck anstatt über ihren
materiellen Gegenwert definiert wird.  
Die Digitalisierung hat Hürden abgebaut.
Gerade was die Verbreitung der eigenen
Werke angeht, eröffnet das Internet vie-
len Künstlern riesige Möglichkeiten und
versetzt sie überhaupt erst in die Lage,
von ihrer Kreativität leben zu können. Je-
de Band kann heute mit geringem finan-
ziellen Aufwand einen eigenen Song oder
Live-Mitschnitt bei YouTube hochladen
und hat zumindest potenziell die Mög-
lichkeit, ein Millionen-Publikum zu er-
reichen und beispielsweise Konzertauf-
tritte zu generieren. Erst recht, wenn man
die Verbreitungs- und Weiterempfeh-
lungswege über soziale Netzwerke nutzt.
Freunde empfehlen in sozialen Netzwer-
ken wie Facebook oder Twitter Bands,
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ten Rechten der Urheber und dem Frei-
heits- und Kommunikationsbedürfnis aller
derer, die das Internet selbstverständlich
und für viele Belange des Alltags nutzen.
Eines muss dabei ganz klar sein: Eine so
genann te Weiterentwicklung des Urhe-
berrechts zu einem „Nutzerrecht“, wie
vermehrt ge for dert, ist von CDU und CSU
nicht vorge sehen, auch wenn es auch in
unseren Rei hen vereinzelt andere Überle-
gungen gibt.
Gelingt uns die Sicherung des Urheber-
rechts und das Schaffen neuer Akzeptanz
für den Wert des geistigen Eigentums im
digitalen Zeitalter nicht, werden wir zu-
künftig eine breite Masse haben, die im
Netz mehr oder weniger freihändig oder
„kreativ“ mit dem digitalen „Content“
umgeht, den die Menschheit über Gene-
rationen erschaffen hat. Ich befürchte
aber, dass dann in der Zukunft nicht
mehr viele kulturelle Werke von Spitzen-
rang dazu kommen werden.
In der Ingenieurskunst, beim Fußball oder
in der Wirtschaft – überall übertragen
wir selbstverständlich Profis die größte
Verantwortung. Diese Spezialisten werden
entsprechend bezahlt. Warum sollte das
in der Kultur grundsätzlich anders sein?
Auf Beuys’ Satz „Jeder Mensch ist ein
Künstler“ möchte ich mit Andy Warhol
antworten: „In Zukunft wird jeder be-
rühmt sein – für 15 Minuten.“ Und was
passiert, wenn die Viertelstunde um ist?

schreit, nicht unbedingt die Menschen
mit dem größten Talent.“
Das Internet bietet für die Kulturvermitt-
lung, den Kulturzugang und das kreative
Schaffen fantastische Möglichkeiten. Ich
denke etwa an virtuelle Geschichts- oder
Kunstmuseen. Für den Zugang zu Kunst
und Kultur werden die Europäische Digi-
tale Bibliothek EUROPEANA und die
Deutsche Digitale Bibliothek schon in na-
her Zukunft – legale – Maßstäbe setzen. 
Viele Kulturschaffende und -institutionen
haben die ungeheuren Chancen der Digi-
talisierung und des Internets längst er-
kannt und nutzen diese gewinnbringend.  
Der Reichtum des zeitgenössischen kul-
turellen Schaffens wird nur erhalten blei-
ben, wenn wir den Wert des geistigen Ei -
gen tums weiterhin entschlossen schützen.
Wenn man von seiner Kunst nicht mehr
leben kann, wird sich irgendwann auch
der letzte Idealist einen anderen Brot -
erwerb suchen. Dann aber droht uns eine
umfassende geistig-kreative Verarmung.
Leider empfinden es zu große Teile der Ge -
sellschaft als Kavaliersdelikt oder, schlim -
mer noch, als ihr gutes Recht, urheber-
rechtlich geschützte Werke zum Nulltarif
zu nutzen. Die technischen Möglichkeiten
des Internets leisten dem leider Vorschub,
ungeachtet seines enormen Verdienstes
für die Demokratisierung von Wissen und
der ungeahnten Möglichkeiten für die
Wissenschaft. Darin besteht die zentrale
Herausforderung für die Kulturpolitik.
Wir sind gefordert, Lösungen zu finden
für den Interessenkonflikt zwischen den
im Grundrecht auf Eigentum begründe-

Kunst ist nicht demokratisch. Sie darf es
gar nicht sein. Kunst ist subjektiv, indivi-
duell, intransparent, genial, erratisch und
oftmals unverständlich. „Demokratische
Kunst“ – Kunst von jedem für jeden – ist
lang weilig, mittelmäßig, nivelliert. Der Kö-
nig der Löwen ist nicht der Zauberflöte gleich-
zusetzen; einen Song von Britney Spears
wird man nicht so oft und aufmerksam
hö ren können wie eine Sonate von Mozart. 
Daher soll bitte auch nicht jeder Mensch
den Anspruch erheben, ein Künstler sein
zu wollen. Um nicht missverstanden zu
wer den: Jeder Mensch soll kreativ tätig
wer den. Die kulturelle Bildung und Teil-
habe für und von jedem ist ein großes
und wichtiges Ziel, das jede politische
Unterstützung verdient. Und zwar aktiv,
als kreative Entäußerung, wie passiv, in
der Kunstrezeption. 
Wir haben in Deutschland eine beein -
druckend große Zahl an ehrenamtlich,
hobbymäßig und als Laien in einer kultu-
rellen Sparte tätigen Bürgerinnen und
Bür gern. Diese gewaltige Teilhabe macht
unseren kulturellen Reichtum ganz we-
sentlich aus. Die Jugendprojekte und Lai-
enmusizierwettbewerbe des Deutschen
Musikrats sind dafür das beste Beispiel.
Dennoch werden die meisten dieser Teil-
nehmer nicht den Anspruch erheben,
professionelle Künstler zu sein.
Der frühere Internet-Unternehmer und
Autor Andrew Keen bringt es auf den
Punkt: „Im Internet setzen sich echte Ta-
lente nur schwer durch. Was man hier
braucht, sind vor allem Marketingfähig-
keiten. Gehört wird, wer am lautesten

Contra
Jeder darf kreativ sein – aber

nicht jeder ist ein Künstler

Wolfgang Börnsen (Bönstrup), Mitglied des Deutschen

Bundestags, ist Vorsitzender der Arbeitsgruppe „Kul-

tur und Medien“ der CDU/CSU-Bundestagsfraktion.
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Die kreisrunde Scheibe aus Kunststoff feiert 
ihr sechzigjähriges Bestehen. Oft für tot 

erklärt, sind es nicht nur die eingefleischten 
Fans der Schallplatte – wie im Café 

Horenstein anzutreffen –, die den 
Umsatz an Vinyl wieder steigen lassen. 

Die knisternde Schallplatte hat 
die CD überlebt und ist 

mittlerweile Kult!

Ob für Kinder oder Erwachsene – 60 Jahre nach 
ihrer Einführung ist die Vinylschallplatte immer 

noch gefragt   Stephan Mayer

Ewig JUNG
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bin ich zusammen mit ein paar Tausend
weiteren Plattensammlern ein Exot und
wir alleine hätten die Schallplatte nicht
ins 21. Jahrhundert hinübergerettet.
Es waren die Pop- und Rockfans, die das
Überleben sicherten. Die schwarzen
Scheiben sind die Basis der gesamten DJ-
Kultur. Und was wären Tausende von
Treffs und Partys ohne „scratchen“ und
„juggeln“ am Plattenteller und ohne den
körperlichen Einsatz der zum Kult ge-
wordenen DJ-Akrobaten. Die sind der
Grund, warum immer mehr Plattenläden
in ganz Deutschland wie Pilze aus dem
Boden sprießen – mittlerweile gibt es
hunderte davon. Die Klangjunkies und
auch Klassiksammler wie ich sind dort
eher die Ausnahme. Das Gros sind junge
Menschen auf der Suche nach neuem
Stoff für die DJ-Plattenteller.
Meist sind es natürlich die gebrauchten
Scheiben. Der Gebraucht-Markt floriert,
selbstverständlich auch auf den Floh-
märkten, ganz egal, ob Klassik, Pop oder
Jazz. Millionen von Sammlern sind welt-
weit auf der Suche nach Originalen und
Erstausgaben der legendären Plattenfir-
men Decca, EMI, Mercury, RCA oder
Deutsche Grammophon. Durch den Fall
des eisernen Vorhangs sind die Labels aus
dem Ostblock wie Melodjia aus Russland
oder Supraphon aus Tschechien hinzuge-
kommen. In den Mikrorillen der tech-
nisch besten Schallplatten finden die
 „afficionados“ sowohl die klangliche als
auch die musikalische Offenbarung. Es
gibt Schallplatten, für die mehrere Tau-
send Euro bezahlt werden, aber das ist
die Ausnahme. Im Prinzip gibt es alles,
was etwa zwischen 1945 und 1980 auf-
genommen und eingespielt wurde, auf
Schallplatten, die zwischen einem und
zehn Euro kosten. Weltweit sind insge-
samt noch mehrere Milliarden Schallplat-
ten vorhanden.

Es gibt drei Möglichkeiten, sich am
Anfang des 21. Jahrhunderts noch der
Schallplatte zu nähern:
Man kann in einen der zahlreichen Clubs
landauf landab gehen und den virtuosen
DJs zusehen, wie sie mit den sich dre-
henden schwarzen Scheiben den lautstar-
ken Musikkult der Moderne pflegen und
mit dem Ergebnis die junge Generation
ins Schwitzen und aus dem Häuschen
bringen.
Man kann in einen der zahlreichen Se-
cond-Hand-Plattenläden gehen, die mit
gebrauchten CDs und gebrauchten Vinyl-
platten aller Musikrichtungen handeln.
Dort findet sich in den Kisten und Rega-
len so manches Schätzchen, aber die Su-
che ist meist mühsam.
Wer ein ganzheitliches Erlebnis sucht,
kann in Berlin-Wilmersdorf in das Café
Horenstein gehen, dem der Dirigent Ja-
scha Horenstein seinen Namen gab. Das
ist weit und breit die erste Adresse für al-
le, die im Ambiente der 1950er-Jahre bei
Kaffee und Kuchen ein wenig Vergangen-
heit schnuppern und ausschließlich ge-
brauchte klassische Vinylplatten suchen
möchten. Und auch nichts anderes. Denn
dort gibt es wirklich nur solche Platten,

von ganz wenigen Jazz- und Schel-
lackplatten abgesehen. Der Besit-

zer Wolf Zube ist ein wan-
delndes Musiklexikon.

Er führt seine Kun-
den gewandt in

die Welt der
Musiker und

Interpreta-
tionen der
5 0 e r - , 
60er- und
70er-Jahre

des 20. Jahr-
hunderts. Dabei

hält es Wolf Zube mit

dem heiligen Augustinus: „Was du in an-
deren entzünden willst, muss in dir selbst
brennen.“ Wer Feuer gefangen hat, dem
eröffnet sich eine ganz neue Dimension
der Musik und des Musikhörens. Wolf
Zube brennt dabei für ein Medium, das
nun sechzig Jahre alt ist und das schon
seit 25 Jahren immer wieder für tot er-
klärt wurde. Aber ich habe dort schon Ju-
gendliche mit Kopfhörer und MP3-Player
hineingehen und mit einem alten Plat-
tenspieler und LPs unter dem Arm wie-
der herauskommen gesehen.  Eine Mo-
mentaufnahme? Eine subjektive Wahr-
nehmung ohne Aussagekraft? Schall -
platten nur etwas für Spinner und ewig
Gestrige?
Ich wollte ganz sicher gehen und habe
im Internet nachgesehen, ob das Thema
Schallplatten und Plattenspieler noch eine
Rolle spielt. Das Ergebnis ist überwälti-
gend. Mehr als acht Millionen Einträge in
Google zum Begriff „Schallplatten“ und
über vier Millionen Einträge zum Begriff
„Plattenspieler“. Die Platte hat bereits
jetzt die CD überlebt. Diese war Anfang
der 1980er-Jahre auf den Markt gekom-
men und muss nun Stück für Stück den
MP3-Dateien aus dem Internet weichen.
Die Schallplatte aber, das sagen Experten
voraus, wird auch in Zukunft überleben
und das einzige haptische Medium blei-
ben, auf dem sich Musik befindet.
Meine persönliche Begegnung mit der
Schallplatte begann wie bei so vielen
Gleich gesinnten auf dem Dachboden mei -
ner Eltern. Dort fand ich eines Tages in ei-
ner verstaubten Kiste die alten Platten mei -
nes Großvaters. Später kamen die Platten
meines Vaters hinzu und irgendwann be-
gann ich selber, Platten zu sammeln und
zu kaufen. Ein Hobby vorwiegend im
Umfeld der klassischen Musik. Die CD
war mir von Anfang an suspekt und vom
Klang her nicht gut genug. Aber damit
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solche „Release-Party“ im oben beschrie-
benen Café Horenstein. Das ist nämlich
auch ein Treffpunkt für Musiker, Musik-
produzenten, Musikjournalisten, Musik-
fans und solchen, die es werden wollen.
Die Dirigentenlegende Kurt Sanderling
war dort ein gern gesehener Gast. Her-
bert Blomstedt, Jonathan Darlington und
Enoch zu Guttenberg waren auch schon
da. Mitglieder der Berliner Orchester sind
ebenso Stammgäste wie Sänger, Pianisten
und Kammermusiker. 
Aber an jenem Abend war ein ganz be-
sonderer Termin. Da stellten junge Musi-
ker des Konzerthausorchesters Berlin als
„Horenstein-Ensemble“ ihre erste Auf-
nahme vor. „Ein wahrhaft historischer
Moment“, sagte damals Wolf Zube mit
leuchtenden Augen, „denn diese Party
findet just am 113. Geburtstag von Jascha
Horenstein statt.“ Gründer des Ensembles
ist der Bratschist Matthias Benker und der
wiederum ist Stammgast im Café Horen-
stein. Dort wurde die Idee zum Ensemble
an einem der gemütlichen Samstage un-
ter Schallplattenfreunden geboren. Nach
einigen Live-Auftritten in und um Berlin
nun also die „Release-Party“ für die Platte
„Tempelhof“, symbolhaft anspielend an
den berühmten gleichnamigen Berliner
Flughafen. Mit Musik für Streichquartett,
Flöte, Harfe und Klarinette. „Eine Schall-
platte“, sagt Matthias Benker, „ist wie ei-
ne kleine Reise in die Vergangenheit. Aber
klanglich schafft sie es wie kein anderes
Medium, den Live-Charakter einzufan-
gen. Wenn man einen Klang sucht, der
nahezu identisch mit dem Erlebnis im
Konzertsaal sein soll, dann führt kein Weg
am Vinyl vorbei.“ Als Gastsängerin singt

Aber auch neue Platten kommen ständig
auf den Markt. Die können die CD natür-
lich nicht verdrängen. 150 Millionen CD-
Alben stehen etwa einer Million neu ge-
presster Vinylscheiben gegenüber. Aber
die Zahl an CDs nimmt inzwischen rapi-
de ab und die Nachfrage nach Schallplat-
ten steigt. Madonna bringt wie selbstver-
ständlich ihre Songs auf Vinyl heraus,
ebenso wie Klassikstar Lang Lang. Das
größte Geburtstagsgeschenk zu sechzig
Jahren Schallplatte kommt aber vom le-
gendären Label Decca. Der Decca-Sound
in der zweiten Hälfte des 20. Jahrhun-
derts gilt heute noch als legendär. An den
wollte Universal, zu der die Decca heute
gehört, erinnern und hat eine Box mit
sechs LPs auf den Markt gebracht. „Die
war eigentlich für das Weihnachts -
geschäft gedacht“, sagt Barry Holden, der
Klassikchef von Universal in London.
„Aber bereits im Oktober waren sechzig
Prozent der Auflage weg. Grund genug,
künftig noch mehr über Veröffentlichun-
gen auf Vinyl nachzudenken“, sagt Hol-
den, „obwohl ursprünglich gar keine Vi-
nylstrategie geplant war.“ Das alles ist
umso erstaunlicher, als sich die großen
Plattenlabel längst schon vom Vinyl ver-
abschiedet hatten. Das vergleichsweise
kleine Geschäft ist bisher eine Nische für
kleinere Labels. „Aber wenn es weiterhin
so läuft“, sagt der Universalchef, „könnte
sich das durchaus ändern.“
Wenn man das alles ganz genau betrach-
tet, ist und bleibt Vinyl ein Stück Kultur.
Wie weit das gehen kann, zeigen immer
wieder so genannte „Release-Partys“. Das
ist die Vorstellung einer neuen CD oder
eben auch Schallplatte. Neulich war eine

Stephan Mayer, studierter Geschichts-, Kunstge-

schichts- und Musikwissenschaftler, ist Studioleiter

des Bayerischen Fernsehens in Berlin. Er gehört dem

Bundesfachausschuss „Musik und Medien“ des

Deutschen Musikrats an. In der Serie „Begegnung“

berichtet Mayer im Musikforum über Persönlichkeiten

aus dem nationalen und internationalen Musikleben.

auf dieser Platte die Sopranistin  Fionnuala
McCarthy Lieder des britischen Kompo-
nisten Ralph Vaughan Williams. McCarthy
ist Ensemblemitglied der Deutschen Oper
Berlin und ein alter Hase im Musik -
geschäft. „Aber dies“, sagt die Sopranistin
mit großer Geste, „war meine erste
Schallplattenaufnahme. Ich bin begeistert
von diesem Klang und als ich die Platte
zum ersten Mal in der Hand hielt, spürte
ich dieses Kribbeln im Bauch, das ich
sonst nur von Opernpremieren kenne.“
Aber es gibt von dieser Aufnahme nicht
nur eine CD und LP. Die Musik gibt es
über die schottische Highend-Firma Linn
auch als hochauflösende Datei in Studio-
qualität zum Download. Ein echtes „tri-
mediales“ Projekt. 
Präsentiert von Musikern die, als die CD
Anfang der 1980er-Jahre die LP ablöste,
noch gar nicht geboren waren. Jetzt prä-
sentierten sie, die alle Kinder des Compu-
terzeitalters sind, stolz ihr Erstlingswerk
auf Vinyl. Weil sie wissen, dass die Daten
auf der Rille nicht mit einem Crash der
Festplatte verloren gehen können. Genau
dies dürfte der Schallplatte auch sechzig
Jahre nach ihrer Geburt das Überleben si-
chern und dafür sorgen, dass sie ewig
jung bleibt.

Nicht nur etwas für Nostalgiker – Vinyl
zieht auch junge Menschen an

Schallplattenfreunde: das Horenstein-Ensemble
und ihr Erstlingswerk 

Idealisten im Einsatz für die Langspielplatte – Ralf
Koschnicke (Plattenproduzent),Wolf Zube (Café
 Horenstein), Matthias Benker (Horenstein-Ensemble)
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zelnen Standorten deuten gerade nicht
auf einen Publikumsschwund hin (siehe
Abschnitt „Aktuelle Beobachtungen in
der Praxis“). Es hat in den letzten Jahren
ein wahrer Musikvermittlungsboom ein-
gesetzt, dessen langfristige Ergebnisse
(und Erfolge?) noch nicht absehbar sind
(siehe Abschnitt „Boom der Musikver-
mittlung“). Und schließlich: Es gibt noch
zahlreiche ungenutzte Optimierungs -
potenziale, z. B. bei Programmgestaltung,
Marketing, Servicefreundlichkeit, um eine
wesentlich breitere Publikumsbasis anzu-
sprechen (siehe Abschnitt „Ungenutzte
Optimierungspotenziale“).

Gesellschaftspolitische Aspekte
Die Nutzung von Kulturangeboten, ins-
besondere aber der Besuch klassischer
Konzerte, von Oper, Theater und Ballett
war jenseits der Hilmar-Hoffmann-Parole
einer „Kultur für alle“ letztlich immer
die Angelegenheit einer im Kern relativ
kleinen Bevölkerungsschicht. Und ma-
chen wir uns bitte nichts vor: Große Teile
der in Deutschland lebenden Bevölke-

Die Debatte über Entwicklung der
Kulturpublika muss auch unter gesell-
schaftspolitischen Aspekten geführt wer-
den (siehe Abschnitt „Gesellschaftspoliti-
sche Aspekte“). Eine bislang mangelhafte
Publikumsforschung und Kulturstatistik
können keine verlässliche Basis für halb-
wegs seriöse Zukunftsaussagen sein (sie-
he Abschnitt „Mangelhafte Publikumsfor-
schung und Kulturstatistik“). Aktuelle Be-
obachtungen aus der Praxis, steigende
Besucher- und Abonnentenzahlen an ein-

„Schwindsucht im Parkett“, „Silbersee
im Konzertsaal“, „Aussterben des
 Konzertpublikums“, „Untergang des
Abendlandes“ – so oder ähnlich lauten
die Schlagzeilen, wenn in Deutschland
gerade mal wieder die Zukunft des
klassischen Musikpublikums in
schwarzen Farben an die Wand gemalt
wird. Übertriebener Alarmismus ist je-
doch ebenso fahrlässig wie eine vor-
schnelle Entwarnung. Die Missver-
ständnisse in der Debatte bedürfen
endlich einer Aufklärung.

Das schwindende
Publikum?  
Missverständnisse einer Debatte  Gerald Mertens

rung können beim besten Willen nicht
als „hochkulturaffin“ bezeichnet werden.
Entscheidend aus Sicht der Orchesterbe-
triebe sind daher neben den Besuchern,
die schon kommen, vor allem die musik-
affinen „Noch-Nicht-Besucher“, nicht
aber die viel größere Zahl der „Nie-Besu-
cher“. Besonders plastisch haben die
New Yorker Philharmoniker in einer noch
relativ jungen Studie diesen Umstand be-
schrieben [Abb. nächste Seite]. Gemessen
an der kleinen Zahl der festen Abonnen-
ten und Besucher und der sehr großen
Zahl der Nie-Besucher gibt es ein Poten-
zial von Menschen, die klassische Musik
mögen, aber dennoch keine Konzerte be-
suchen. Würde dieses ungenutzte Poten-
zial nur ansatzweise strategisch erschlos-
sen, könnten die Besucherzahlen verdop-
pelt werden. Das würde die verfügbare
Platzkapazität des Orchesters sogar über-
steigen. 
Wenn also in Deutschland schlagwort -
artig und meist unreflektiert auf die be-
fürchtete starke Schrumpfung des Publi-
kums durch den „demografischen Wan-

Zum Fokusthema 
„Schwindsucht im Parkett“ 
in Musikforum 4-2011
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wenn diese dann erst mit ca. siebzig Jah-
ren in Rente gehen; und zweitens, mit
welchen Maßnahmen das Potenzial der
Noch-Nicht-Besucher erschlossen wer-
den kann.

Mangelhafte Publikumsforschung
und Kulturstatistik
Der vielfach isolierte Blick allein auf den
Konzertmarkt in Deutschland ist für die
Bewertung der Zukunft viel zu eng und
zu undifferenziert. Es fehlt bislang an ei-
ner fundierten und empirisch belegten
flächendeckenden Besucherforschung. Es
fehlt auch an einer strukturierten Diffe-
renzierung zwischen dem öffentlich fi-
nanzierten und dem privaten Konzert-
markt. Es fehlt aber vor allem an wirklich
belastbaren Zahlen weiterer gesellschaft-
lich relevanter Konzertbereiche: Wer er-
fasst die Besucher ungezählter Kirchen-
und Chorkonzerte, Universitäts- und
Hochschulkonzerte sowie privat veran-
stalteter Kammerkonzerte? Was ist mit
Konzerten von Jugendorchestern und
Musikschulen oder den Konzertveranstal-
tungen zahlreicher Musikfestivals in
Deutschland? 
Wer nur den Blick auf die öffentlich fi-
nanzierten Kulturorchester und Konzert-
veranstalter wirft, Sekundärquellen ver-
wendet und allein daraus seine Schlüsse
für die Zukunft zieht, kann nicht den vol-

del“ bis 2050 hingewiesen wird, ist dies
extrem ungenau und hypothetisch. Denn
was sagt die für die kommenden vierzig
Jahre errechnete Schrumpfung und struk -
turelle Überalterung der gesamten Bevöl-
kerung konkret über die Entwicklung
kleiner Teilgruppen der Kultur-Besucher
oder der Noch-Nicht-Besucher aus?
Nichts. Ist es nicht vielmehr so, dass die
Hauptnutzergruppe klassischer Kulturan-
gebote der „Generation 60 plus“ ange-
hört? Und genau diese Gruppe wird in
den Jahren größer, nicht kleiner. 2030
sollen in Deutschland 22,3 Millionen
Menschen zu der Altersgruppe 65-Jährige
und Ältere gehören, ein Anstieg um rund
ein Drittel seit 2008. 
Hinzu kommt, dass die allgemeine Le-
benserwartung in Deutschland ständig
nach oben korrigiert werden muss. Die
Menschen werden älter, bleiben länger
fit, sie haben Zeit und in der Regel auch
Geld – zumindest überwiegend in der
Teilgruppe der hochkulturaffinen Nutzer.
Was für die Rentenversicherer ein gigan-
tisches Problem darstellt, bedeutet für
den Kulturbereich also eher ein wachsen-
des und gerade kein schwindendes Besu-
cherpotenzial. Die Fragen in der Praxis
nach der nachhaltigen Stabilisierung des
Kulturpublikums lauten also erstens, wie
es in zwanzig Jahren um die Klassiknut-
zung der heute Fünfzigjährigen steht,

len Überblick gewinnen. Wie gesagt: Eine
durchgängige, umfassende und flächen-
deckende Publikumsforschung und Besu-
cherdokumentation ist in Deutschland
nicht vorhanden. Wie will man aber
halbwegs seriös Zukunftsaussagen tref-
fen, wenn nicht einmal die Gegenwart
angemessen erfasst ist?
Ein weiterer Kritikpunkt an der „Schwind -
sucht-im-Parkett-Debatte“: Betrachtet man
nur die 133 öffentlich geförderten Kul-
turorchester in Deutschland, sind allein
84 davon Opernorchester. Mit anderen
Worten: Der Konzertbereich der übrigen
Konzert-, Rundfunk- und Kammerorches -
ter stellt im quantitativen Vergleich zum
Gesamtangebot an klassischen Musikdar-
bietungen einschließlich von Opern-,
Operetten- und sonstigen Musiktheater-
aufführungen einen prozentual durchaus
überschaubaren Anteil dar. Auch Jens
Neuhoff und Jan Peschlow differenzieren
in ihrem aktuellen Artikel1 insoweit nicht
genau genug. Da wird einerseits vom
„Konzertleben“ gesprochen, an anderer
Stelle aber zum selben Thema auf die
Probleme der „Opernhäuser“ abgestellt.
Neuhoff/Peschlow sehen perspektivisch
gar nur das Überleben einiger öffentlich
finanzierter überregionaler Leuchttürme
gesichert und immer mehr Festivals als
realistisch. Halbwegs seriös belegbar ist
dies nicht.

Besucher der New Yorker
Philharmoniker
0,4 Prozent (40 000)

Klassik-liebende Nicht-Besucher
6,5 Prozent (605 963)

restlicher Markt
93 Prozent (8624 234)

Die graue Fläche an Klassik-liebenden Nicht-Besuchern in der New-Yorker
Studie zeigt, welch enormes Potenzial noch unerschlossn ist

Die großen Orchester bieten ihren unterschiedlichen
 Publikumsgruppen einen farbenfrohen Fächer
 verschiedenster Programmsparten



akzent   37

1/12

Abonnements aufgelegt. Und dann gibt
es Orchester, die faktisch ein Luxusprob -
lem haben, da einige Konzertreihen sehr
häufig ausverkauft sind und sie die Nach-
frage teilweise nicht mehr befriedigen
können. Als Beispiele seien die Berliner
Philharmoniker, die NDR Radiophilhar-
monie Hannover oder auch das WDR
Rundfunkorchester Köln genannt.
Was ist im Übrigen verwerflich daran,
dass es immer noch Orchester gibt, die
ihre Veranstaltung nach dem Schema
„Ouvertüre, Solokonzert, Sinfonie oder
sinfonische Dichtung“ aufbauen? Das ist
zwar nicht sonderlich innovativ, aber so-
lange es vom Publikum gut angenom-
men wird, muss man hier nicht „Alarm“
rufen. Außerdem betrifft diese Pro-
grammgestaltung in der Regel die kleine-
ren Orchester in der so genannten „Pro-
vinz“. Sie spielen neben dem Musikthea-
ter in der Regel kaum mehr als zwanzig
Sinfoniekonzerte pro Saison (meist weni-
ger) und müssen dabei ein eher konser-
vativ bürgerliches oder ländliches Publi-
kum bedienen. 
Bei den größeren Orchestern findet in-
zwischen eine immer stärkere zielgrup-
penspezifische Konzertprogrammierung
statt. Diese berücksichtigt ebenso das
konservative Stammpublikum wie auch
ausgewählte kleinere Publikumsgruppen.
„Das“ Konzertpublikum gibt es so gese-
hen nicht mehr, sondern vielfältig inte-
ressierte, heterogene Publikumsgruppen,
die man, je nach Vorhandensein und Tiefe
einer Besucherforschung, entsprechend
segmentieren kann. Beispiele hierfür sind
Konzerte, die ausschließlich die Musik
von Computerspielen mit einem Sinfo-
nieorchester auf die Bühne bringen und
die Computerfreaks in Scharen anziehen.
Oder die „Casual Concerts“, die Dirigent
Ingo Metzmacher zunächst in Hamburg,
dann in Berlin erfolgreich etabliert hat;
sie richten sich an ein jugendliches Kon-
zertpublikum, das gerne in Jeans und

Das vom Zentrum für Kulturforschung
im Auftrag der Deutschen Orchesterverei-
nigung im Jahr 2011 erhobene 9. Kultur-
barometer2 deutet vielmehr erstmals seit
Jahren auf eine Trendwende hin: In der
repräsentativen Bevölkerungsumfrage
ging der Trend derjenigen, die in den
vergangenen zwölf Monaten mindestens
einmal ein klassisches Konzert oder das
Musiktheater besucht hatten, von 42 Pro-
zent (2004/05) erstmals seit Jahrzehnten
wieder leicht nach oben auf 44 Prozent
der Befragten.

Aktuelle Beobachtungen 
in der Praxis
Etliche Parameter der wenigen weiteren,
aber immerhin konkret vorhandenen
Zahlen aus einzelnen Standorten gehen in
dieselbe Richtung: Viele deutsche Theater
und Orchester haben zuletzt eher stabile
oder sogar steigende Besucherzahlen ge-
meldet. Auch das über mehrere Jahre im-
mer wieder von häufig selbst ernannten
Fachleuten dem Tod geweihte Abonne-
ment ist wieder im Kommen. Ob nun
beim Konzerthaus Berlin oder bei den
Nürnberger Symphonikern, ob beim
Deutschen Symphonie-Orchester Berlin
oder bei der Baden-Badener Philharmo-
nie. Denn die Orchester haben die He-
rausforderungen längst verstanden und
beispielsweise kürzere und flexiblere

Turnschuhen in den Konzertsaal kommen
möchte. Weiteres Beispiel sind die vor ei-
nigen Jahren im Foyer der Berliner Phil-
harmonie von der seinerzeitigen Inten-
dantin Pamela Rosenberg ins Leben geru-
fenen „Lunchkonzerte“, die jeden Diens-
tagmittag weit über tausend Besucher im
Foyer der Philharmonie erreichen. Zahl-
reiche weitere und sehr kreative Beispiele
ließen sich an dieser Stelle anführen. Sie
sind ein Beleg für die Vitalität, Kreativität
und Innovationsfähigkeit des Konzertle-
bens in Deutschland.
Auch die Alterszusammensetzung ist in-
zwischen an vielen Standorten wesentlich
heterogener, als dass das Klischee vom
„Silbersee im Konzertsaal“ einen glauben
lassen möchte. Wer sich an einem norma-
len Konzertabend mitten in der Woche in
das Foyer der Berliner Philharmonie
stellt, wird überrascht sein, wie viele jun-
ge Menschen letztlich doch den Weg ins
Konzert finden. Weiteres Beispiel ist das
Festival „Young Euro Classic“, welches je-
den Sommer und mit erstaunlich nach-
haltigem Erfolg ein völlig altersgemisch-
tes, überwiegend jüngeres Publikum im
Berliner Konzerthaus anspricht.

Boom der Musikvermittlung
In den letzten acht bis zehn Jahren hat es
vor allem bei den Konzertorchestern in
Deutschland einen wahren Aufbruch in
der Musikvermittlung gegeben. Immer
mehr Orchester und Konzerthäuser be-
schäftigen Fachpersonal für Musikver-
mittlung und Konzertpädagogik. Projekte
für und mit Kindern und Jugendlichen,
Schüler- und Familienkonzerte, Themen-
konzerte mit Filmmusik oder Filmlive-
konzerte stellen nur eine kleine Auswahl
dar. Die Szene vernetzt sich zusehends:
Weit über hundert Teilnehmer, Konzert-
häuser, Opernhäuser, Orchester, freie
Grup pen, einzelne Konzertpädagogen und
weitere Kulturinstitutionen aus Deutsch-
land, Österreich, der Schweiz und Lu-

Vermittlung gehört inzwischen ganz selbstverständlich
dazu. Doch auch die will gelernt sein: ein Fragebogen der
Stiftung Mozarteum
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xemburg haben sich darüber hinaus seit
2007 im „netzwerk junge ohren“
(www.jungeohren.com) zusammenge-
schlossen, um über diese Plattform ihre
Musikvermittlungsaktivitäten auszutau-
schen und die Qualität und Vielfalt von
Angeboten und Formaten zu sichten und
zu erweitern. Bereits sechsmal wurde der
„junge ohren preis“3 an die besten Mu-
sikvermittlungsprojekte im deutschspra-
chigen Raum verliehen. Im Herbst 2011
stand in Osnabrück die erstmalige Verga-
be des europäischen Musikvermittlungs-
preises „YEAH!“ an. Eine Ende 2010 ver-
öffentlichte Studie des Mozarteum Salz-
burg und der Robert-Bosch-Stiftung mit
Beispielen aus Europa und den USA 
(siehe beispielsweise www.kunstderver-
mittlung.at) belegt, welche hervorragen-
de Qualität viele Musikvermittlungspro-
jekte inzwischen erreicht haben und wel-
che Parameter und Benchmarks insoweit
anzulegen sind. 
In den vergangenen Jahren haben die Or-
chester und Konzerthäuser aus Sicht der
Bevölkerung einen beachtlichen Image-
wechsel vollzogen: Auf die Frage nach
der Aufgabe von Musiktheatern und Or-
chestern wurde im aktuellen Kulturbaro-
meter die „Heranführung von Kindern
an Musik und das kulturelle Erbe“ am
häufigsten genannt. „Gesellschaftlich ni-
veauvolle Unterhaltung“ oder „Auffüh-
rungen auf künstlerisch hohem Niveau“
waren der Bevölkerung weniger wichtig. 

Ungenutzte Optimierungspotenziale
Natürlich gibt es immer noch etliche un-
genutzte Optimierungspotenziale im Kul-
turbetrieb, vor allen Dingen im Bereich
der weiteren Professionalisierung des
Marketings, bei der Besucherforschung
und -orientierung, bei der Programmge-
staltung sowie bei Kundenbindung und
Servicefreundlichkeit. Wirklicher Anlass
zur Sorge besteht beim schleichenden
Rückgang der musikalischen Allgemein-
bildung durch die immer weiter fort-
schreitenden Einschränkungen des Mu-
sikunterrichts der allgemein bildenden

Schulen. Faktoren, die einer aufmerksa-
men Beobachtung und aktiven Behand-
lung bedürfen, aber für sich betrachtet
keinen unabwendbaren Todesstoß für die
Kunstformen Konzert oder Musiktheater
darstellen.
Ein weiterer Beleg für die Zukunftsfähig-
keit des Konzerts und die mögliche Er-
schließung neuer Publikumsschichten ist
auch die weitere Entwicklung der Kon-
zerthäuser als solche. In Hamburg strebt
die Elbphilharmonie trotz aller Verzöge-
rungen und Skandale der Vollendung ent-
gegen und wird das Musikleben der Stadt
in eine neue Dimension führen. In Bo-
chum wird nach jahrelanger Diskussion
ein Konzerthaus gebaut. Und in Mün-
chen und Bonn wird ebenfalls seit Länge-
rem so lebhaft und konträr über Neubau-
ten von Konzertsälen diskutiert, dass von
dem absehbaren Tod dieser Kunstform
keine Rede sein kann.

1 Jens Neuhoff und Jan Peschlow: „Die Konzert -

publika in Deutschland“, Musikforum 4/2011, S. 8 f.

2 „Ist die Krise überwunden? Nachwuchsarbeit in Or-

chestern und Musiktheatern ist erwünscht – Ergeb-

nisse aus dem ,9. KulturBarometer‘“, in: das Orches-

ter 10/2011, S. 33 ff.

Gerald Mertens ist Geschäftsführer der Deutschen

Orchestervereinigung (DOV) und Leitender Redakteur

der Fachzeitschrift das Orchester.

Violine Prof. Tanja Becker-Bender 
Violine Prof. Elisabeth Weber 
Violine Prof. Eckhard Fischer 
Viola Prof. Barbara Westphal 
Violoncello  Prof. Stephan Forck 
Kontrabaß  Prof. Günter Klaus 
Gesang  Prof. Renée Morloc 
Klavier  Prof. Konrad Elser 
Klarinette  Prof. Fabio di Càsola 
Flöte  Prof. Gaby Pas-van Riet 
Kammermusik  Prof. Peter Buck 
 
Kursgebühr pro Person 
Instrument 350,- € | Ensemble 300,- € 
Anmeldeschluss 15. Juni 2012

»Beethoven – Die Macht der Musik« 
Ouverture: Die Geschöpfe des Prometheus 
Tripel-Konzert C-Dur | Sinfonie Nr. 7 A-Dur 
Leitung: Patrick Strub

Join our Facebook group 
Young Musicians Program Oberstdorf 
Share latest news and actual information

Informationen und Anmeldung 
Festivalbüro des Oberstdorfer Musiksommers  
Tel: +49 (0)8322-700-467 / -447 
info@oberstdorfer-musiksommer.de 
www.oberstdorfer-musiksommer.de

Internationale Meisterkurse
2. bis 10. August 2012

Orchester-Akademie 
11. bis 17. August 2012
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Oberstdorfer Musiksommer

Young Musicians 
Program Oberstdorf

20 Jahre – Botschafter der Musik
vom 26. Juli bis 16. August 2012
Künstlerischer Leiter: Prof. Peter Buck
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Zum Deutschen Musikwettbewerb 2012
im März in Bonn haben sich mehr als 200
Musiker angemeldet. In den sechs Solo-
kategorien (Violine, Viola, Kontrabass,
Klarinette, Fagott, Saxophon) und der Ka-
tegorie Klavierpartner bereiten sich nun
140 Musiker aus ganz Deutschland auf
den renommierten Wettbewerb vor. In
den vier Kammermusik-Kategorien (Kla-
vierduo, Duo Violoncello-Klavier, Streich-
quartett, Ensembles für Alte Musik) sind
es 25 Ensembles mit insgesamt 80 En-
semblemitgliedern. Spitzenreiter bei den
Solisten sind die Violinen mit mehr als 50
Meldungen. Unter den Kammermusiken-
sembles finden sich neun Ensembles für
Alte Musik.

Zwischen dem 19. und 31. März 2012
treffen sich die professionellen jungen Mu-
siker in Bonn, um Jury und Publikum in der
Beethovenhalle Bonn und im Stiftstheater
des Augustinums Bonn von ihrem Können
zu überzeugen. Die Finalrunden der besten
Musiker beginnen ab dem 25. März, darun-
ter sind die beiden Orchesterfinale mit dem
Beethoven Orchester Bonn am 28. und 29.
März. Den Abschluss bilden das Preisträger-
konzert I – Kammermusik am Freitag, 30.
März und das Preisträgerkonzert II der So-
listen mit dem Beethoven Orchester Bonn
am Samstag, 31. März. 

Die Zeitpläne der verschiedenen Durch-
gänge sowie Informationen zu den beiden
Abschlusskonzerten finden Sie ab März

n Deutscher Musikwettbewerb

200 Klassikstars von morgen treffen sich in Bonn 

Foto: Michael Haring

unter www.musikrat.de/dmw. Alle Wer-
tungsspiele sind öffentlich bei freiem Ein-
tritt. Informationen und eine Einladung zum
DMW 2012 können unter musikwettbe-
werb@musikrat.de angefordert werden.

Zum „Deutschen Musikwettbewerb
Komposition 2012“ für junge Komponisten
(bis 32 Jahre) gingen 22 Kompositionen ein.
Komponiert wurde für die Besetzungen Te-
norposaune solo, Duo Flöte/Klavier,
Oboe/Klavier, Horn/Klavier und Viola/Kla-
vier. Die Entscheidung über die Preisvergabe
fällt im Rahmen des DMW 2012.

www.musikrat.de/dmw



Bereits zum vierten Mal fand
im Frühjahr der Workshop für
Bigbandleitung mit Jiggs Whig -
ham, Martin Gerwig und der
Big band am Goethe-Gymna-
sium Schwerin (BAGGS ) statt.
Zwölf Bigbandleiter aus dem
gesamten Bundesgebiet hat-
ten eine Woche lang die Gele-
genheit, mit der Band zu ar-
beiten und sich dabei von Jiggs
Whigham und Martin Gerwig
coachen zu lassen.

Rund 50 Sänger und Chor-
leiter nahmen im Juli am Inter-
nationalen Vocal Jazz Workshop
des Deutschen Chorwettbewerbs
in Ilbenstadt teil. Dozenten wa -
ren: Dr. Mattias Becker (Semi-
narleitung), Andrea Figallo (Fly-
ing Pickets, I), Peder Karlsson
(Real Group, S), Michele Weir
(P.M. Singers, USA) und Rei-
nette van Zijtveld-Lustig (NL).

Der Herbst stand ganz im
Zeichen der „klassischen“ Diri -
gen t en. Der Workshop für Gi-
tarrenensemble-Leitung mit Prof.
Dieter Kreidler fand vom 30.
September bis 2. Oktober am
Standort Wuppertal der Hoch-
schule für Musik und Tanz Köln
statt. Das Gitarrenensemble der
Hochschule fungierte dabei als
Probenorchester. 

Die Zitadelle Mainz war An-
fang November Austragungsort
für das Seminar zur Leitung von
Sinfonie- und Kammerorches-
tern. Prof. Karl-Heinz Bloemeke
und sein Assistent Wolfgang
Weber unterstützten – mittler-
weile bereits zum dritten Mal –
die Dirigenten bei der Proben-
arbeit. In diesem Jahr stand erst -

mals die Rheinische Orchester-
akademie Mainz als Probenor-
chester zur Verfügung.

Mitte November lud der
Deutsche Orchesterwettbewerb
zum Fortbildungsseminar für
Dirigenten von Amateur-Orches -
tern nach Essen ein. Als Proben-
orchester in der ausgeschriebe-
nen Kategorie „Blasorchester“
wurde das renommierte Landes -
blasorchester Nordrhein-West-
falen (LBO) verpflichtet, dessen

langjähriger Dirigent Renold
Quade die Leitung des Seminars
übernahm.

Dank einer neuen Koopera-
tion zwischen dem Deutschen
Orchesterwettbewerb und dem
Bundesverband der Deutschen
Volksbanken und Raiffeisenban-
ken (BVR) ist es gelungen, re -
nom mierte Dozenten zu enga-
gieren und gleichzeitig den Teil-
nehmerbeitrag niedrig zu halten.

www.musikrat.de/dow
www.musikrat.de/dcw
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Jiggs Whigham beim Bigbandleiter-
Workshop in Schwerin 
Foto: Eki Raff 

Abschluss der Saison 2011

Der Deutsche Chor- und Orchesterwettbewerb 

hat 2011 insgesamt fünf Seminare für Dirigenten

und Chorleiter mit internationalen Dozenten und

hochkarätigen Proben orchestern veranstaltet.

n Deutscher Chor- und Orchesterwettbewerb

Für eine ganze Woche, vom 12. bis 20. Mai 2012, ist der 

8. Deutsche Orchesterwettbewerb (DOW) im niedersächsi-

schen Hildesheim zu Gast und verwandelt die Region zur

Hochburg der Orchestermusik. 130 Ensembles mit insge-

samt rund 5000 Musikern aus allen 16 Bundesländern ver-

sprechen einen einmaligen wie hochkarätigen Musikgenuss. 

Sämtliche Formationen aus 15
ausgeschrie benen Kategorien –
darunter Sinfonieorchester und
Blasorchester, Spielleutekorps,
Zupf- und Akkordeonorchester
so wie Big Bands – mussten sich
zuvor auf Landesebene für Hil-
desheim qualifizieren. 

Neben dem Wett  bewerb
werden wieder zahlreiche Son-
derkonzerte sowie Auftritte der
teilnehmenden Ensembles in öf-
fentlichen Einrichtungen (bei-
spielsweise in Museen, Kirchen,
Schulen, Jazzclubs, Krankenhäu-
sern, Altenheimen und auf öf-
fentlichen Plätzen) organisiert.
Der DOW bietet so mit ein
Forum der musikalischen Begeg-
nung vielfältigster Art und des
gegenseitigen Kennenlernens. 

Erstmalig sind die Volksban-
ken und Raiffeisenbanken Haupt-
förderer des Deutschen Orches-
terwettbewerbs. Uwe Fröhlich,
Präsident des Bundesverbandes
der Deutschen Volksbanken und
Raiffeisenbanken (BVR): „Wir
fördern die Vielfalt des Musikle-

bens in Deutschland gern, denn
das entspricht unserem genos-
senschaftlichen Denken. Volks-
und Raiffeisenbanken stehen für
Werte wie Gemeinschaft, Ver-
antwortung und Nähe.“ Die Ge -
nossenschaftsban ken ver ge ben
zudem im Rahmen ihres Enga-
gements beim Bundesentscheid
Sonderpreise für die besten Ju-
gendorchester. 

Der Deutsche Orchester-
wettbewerb findet alle vier Jah re
statt. Austragungsorte seit sei-
ner Gründung durch den Deut-
schen Musikrat 1986 wa ren bis-
lang Würzburg, Berlin, Goslar,
Gera, Karlsruhe, Osnabrück und
Wup pertal. Der Wettbewerb
hat ei nen Etat von rund 1 Mio.
Euro. Die Grundfinanzierung wird
vom Beauf tragten der Bundesre-
gierung für Kultur und Medien
zur Verfügung gestellt. Hinzu
kommen ergänzende Leistun-
gen der gastgebenden Stadt,
des Bundeslandes, der Teilneh-
mer und Förderer.
www.musikrat.de/dow

Orchestral Heroes 2012 

Marktplatz Hildesheim
Foto: Hildesheim-Marketing



Ohne Zweifel war das Ab-
schlusskonzert in der Berliner
Kulturbrauerei wieder einmal
der Höhepunkt des zurücklie-
genden PopCamp-Jahres. Am
11.11.2011 legten fünf Bands
ihre „musikalische Meisterprü-
fung“ im Berliner Kesselhaus ab:
CouCou (Dresden), Defne Sa -
hin (Berlin), Fabian von We gen
(Osnabrück), Lokomotor (Hof)
sowie The Astronaut’s Eye
(Mannheim) hatten sich auf
diesen Moment intensiv vor-
bereitet. Vom 6.-11. Novem -
ber kamen die Bands in die
Landesmusikakademie Wol -
fenbüttel, um dort von profes-
sionellen Musikern und Exper-
ten aus dem Musikbusiness
gecoacht zu werden. Nachdem
die erste Arbeitsphase im Sep-
tember stark auf Musik und
ihre Performance ausgerichtet
war, lag der Fokus der Zusam-
menkunft in Wolfenbüttel im
Bereich Business.

Die Bands erwartete ein
straffes Programm: Die Juristen
Michael von Rothkirch und Oli-
ver Heinz erklärten den Musikern
alles Wichtige zum Thema Mu -

sik- und Medienrecht und stan-
den im Anschluss in Einzelge-
sprächen auch für individuelle
Fragen zur Verfügung. Ergänzend
dazu referierte Lothar Scholz
über die GEMA und GVL. 

Zum ersten Mal begleitete
Jeff Cascaro als einer von 14
Dozenten die Arbeitsphase des
PopCamps. Der Jazz- und Soul-
sänger, der bereits mit Bands
wie den Fantastischen Vier ge-
arbeitet hat und seit 2000 als
Professor für Jazzgesang an der
Hochschule für Musik Franz Liszt,
Weimar tätig ist, unterrichtete
die Sänger in spezifischen Ge-
sangstechniken und half den
Bands, ihre Arrangements inte-
ressanter zu gestalten.  

In Vorbereitung auf das Ab-
schlusskonzert hielt Jojo Till-
mann, Licht- und Bühnendesig-
ner, einen Vortrag über Licht-
und Bühnentechnik. Er betonte
die Möglichkeiten, durch das
Bühnenbild eine bestimmte At-
mosphäre zu schaffen, wies aber
gleichzeitig auch auf gewisse
Gefahren (wie bei der Anwen-
dung von Bühnennebel) für die
Musiker hin. Im Anschluss ging

er zusammen mit Timo Krämer
(Tontechnik), Guido Weiss (Vi-
deoregie) und den Bands Ideen
zur audiovisuellen Umsetzung
des musikalischen Konzepts im
Konzert durch.

Beim Konzert in der Kultur-
brauerei Berlin wurden alle fünf
Bands vom Publikum gefeiert:
CouCou, die mit minimalistischer
Begleitung, filigraner Zweistim-
migkeit und ungewöhnlicher In-
strumentenauswahl begeister-
ten, Fabian von Wegen, der sich
mit deutschsprachigen Texten
über das Leben, die Liebe und
eiskalte Frauen präsentierte, The
Astronaut’s Eye, die in selbstde-
signten Outfits die Bühne er-
oberten. Lokomotor ließen sich
in ihrem ersten Hauptstadt-Kon -
zert von ihren eigens aus Hof an -
gereisten Fans feiern und Defne
Sahin und Band genossen sicht-
lich den Berliner Heimvorteil.
Die Sängerin vertont Gedichte
des türkischen Dichters Nâzım
Hikmet und kleidet sie mit ihrer
Band in ein musikalisches Ge-
wand aus Jazz und Pop. 

www.popcamp.de 

Jamilia Jazylbekova, die erst
im November 2011 mit einer
Porträt-CD in die Edition Zeit-
genössische Musik des Deut-
schen Musikrats aufgenom-
men wurde, erhielt im Januar
den Heidelberger Künstlerin-
nenpreis 2012. Die Wahl der
Jury fiel einstimmig auf die ka-
sachische Komponistin.

Der Heidelberger Künstle-
rinnenpreis zählt zu den wich-
tigsten Kulturpreisen des Lan-
des und ist der weltweit einzige
Preis, der ausschließlich an Kom -
ponistinnen vergeben wird. 1987
initiiert, wird der Preis seit 2007
von der Stadt Heidelberg verlie-
hen und vom Theater & Orches-
ter Heidelberg ausgerichtet. Un -
ter den Preisträgerinnen finden
sich so namhafte Künstlerinnen
wie Adriana Hölszky, Sofia Gu-
baidulina, Olga Neuwirth, Kaija
Saariaho und Isabel Mundry.

Am 18. Januar 2012 erfolgte
die Übergabe des Preises an Ja-
zylbekova. Der Verleihung geht
die Uraufführung ei nes neuen
Werkes der Komponistin vo-
raus, das eigens für diesen An-
lass in Aufrag gegeben wurde. 

Wer sich einen Eindruck vom
Schaffen der  Komponistin ver-
schaffen möchte, kann darüber
hinaus auf die gemeinsam mit
dem Deutschlandfunk produ-
zierte CD der Künstlerin zurück-
greifen. Diese wurde komplett
vom Ensemble Modern einge-
spielt und präsentiert die Musik
Jazylbekovas in ihrer gesamten
Fülle und Vielfalt. Sie kann beim
Mainzer Label WERGO bezogen
werden unter der Bestellnum-
mer WER  6583 2. 
www.musikrat.de/edition
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PopCamp 2011: Viel Business 
und jede Menge Musik 

n PopCamp n Edition Zeitge -
nössische Musik

Coucou verzauberten das Berliner Publikum 
mit filigraner Zweistimmigkeit.

Foto: Jonathan Gröger

EZM-Kompo-
nistin ausge-
zeichnet



DMR aktuell IV

P
R
O
JE

K
T
E n Deutsches Musikinformationszentrum

Musikleben im Posterformat
Neue Poster bieten kompakten Überblick 
über das Musikleben in Deutschland

Ab sofort bietet das MIZ 
Poster zum Musikleben in
Deutschland an. Die Darstel-
lungen präsentieren den um-
fangreichen Datenbestand der
im MIZ erfassten Einrichtun-
gen und Institutionen erstmals
auch unter visuellen Gesichts-
punkten. Die Bandbreite der
vom MIZ produzierten topo-
grafischen Darstellungen um-
fasst mittlerweile zahlreiche
Themengebiete, darunter Kul-
turorchester und Musikthea-
ter, Musikschulen, Musikhoch-
schulen, Wissenschaftliche

Hochschulen und kirchenmu-
sikalische Ausbildungsstätten,
Musikbibliotheken, Musiker-
museen und den Musikinstru-
mentenbau. Sämtliche Mo tive
sind im Internetportal des MIZ
unter www.miz.org veröffent-
licht.

Wer beispielsweise wissen
möchte, wie sich die 133 Kul-
turorchester in Deutschland auf
die einzelnen Regionen vertei-
len, wie viele Planstellen sie im
direkten Vergleich zueinander
haben oder wo und wann En-
sembles in der Vergangenheit

aufgelöst oder miteinander fu-
sioniert wurden, findet Antwor-
ten dazu in der Karte der Or-
chesterlandschaft. Eine Darstel-
lung der Musikschulen hinge-
gen zeigt neben den Standorten
der rund 900 öffentlichen Mu-
sikschulen in Deutschland auch
deren jeweilige Schülerzahlen
und setzt diese in Beziehung zu
den Bevölkerungsdichten der
einzelnen Bundesländer.  Vier
Karten hat das MIZ nun als Pos-
ter herausgegeben. Die Poster
sind im Format DIN A1  erhält-
lich und können direkt beim

MIZ per Fax oder über den Post-
weg bestellt werden. Verfügbar
sind Darstellungen der öffentlich
finanzierten Orchester und der
Musiktheater, der Musikschulen
im VdM sowie der öffentlichen
Musikbibliotheken.

www.miz.org
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Das BuJazzO im St. Andrews Auditorium in Mumbai.                       Foto: Tapan Pandit

Im Rahmen der ersten Indien-
tournee  des Bundesjazzorche-
sters (BuJazzO) unter der Lei-
tung von Mike Herting kam es
vom 13. bis 30. November in
sieben Konzerten in Banga-
lore, New Delhi, Chennai,
Mumbai, Pune, Kolkata und
Hyderabad zu musikalischen
und kulturellen Begegnungen
zwischen Deutschland und In-
dien. Dazu hat das Ensemble
des deutschen Jazznachwuch-
ses herausragende Musiker
der südindischen Musik einge-
laden, darunter die Führungs-
persönlichkeiten und Virtuo-
sen des Karnataka College of
Percussion  R. A. Ramamani
und T.A.S. Mani sowie Karthik
Subramaniam und den Mei-
ster-Percussionisten Ramesh
Shotham. Kompositionen von
Ramamani, Louis Banks, Char-
lie Mariano und Mike Herting
standen auf dem Programm.

Die Tournee des BuJazzOs –
durch das Goethe Institut und
die Deutsche Welle gefördert –
war eingebettet in ein 15-mo-
natiges Programm unter der
Schirmherrschaft des Bundes-
präsidenten, „Deutschland und

Indien 2011-2012“ ("Germany
and India: Infinite Opportuni-
ties"), das die Partnerschaft zwi-
schen beiden Ländern weiter
vertiefen und ausbauen soll. 

Mit der Tournee wurde ein
Zeichen in der Weiterentwick-
lung des Kulturaustausches zwi-
schen Deutschland und Indien
gesetzt. Seit seiner Gründung
vor 24 Jahren repräsentiert das
Bundesjazzorchester die Kreati-
vität und Offenheit des „Jazz
made in Germany“. Von 1987
an formte Peter Herbolzheimer
ein Jazzorchester von interna-
tionalem Rang. Nach seinem
Tod im Jahre 2010 wurde die
international erfolgreiche Or-
chesterpraxis fortgesetzt. Das
Bundesjazzorchester ist für sei-
nen Träger, die Projektgesell-
schaft des Deutschen Musikra-
tes, ein wichtiges Instrument
des weltweiten Kulturaustau-
sches, um das Potential des jun-
gen Musiknachwuchses in Kon-
zerten und Begegnungen im
Ausland bekannt zu machen.

www.musikrat.de/bujazzo
www.germany-and-india.com 

n Bundesjazzorchester

Kulturaustausch mit 
Erlebnisfaktor
Erste Indientournee des BuJazzO

Zum zweiten Mal hatten vier
Stipendiaten des Dirigenten-
forums Gelegenheit, mit dem
NDR Chor zusammenzuarbei-
ten. Vom 29. November bis 2.
Dezember 2011 konnten die
jungen Dirigenten in Hamburg
ihre klanglichen Vorstellungen
zu Werken von Felix Mendels-
sohn-Bartholdy, Maurice Ra -
vel, Einojuhani Rau tavaara und
Morten Lauridsen gemeinsam
mit dem renommierten Rund-
funkchor umsetzen. Begleitet
wurden sie von dem schwedi-
schen Dirigenten Stefan Park-
man, der den Stipendiaten
Hilfestellung zu Schlagtechnik,
Probenmethodik und zum ge-
nerellen Auftreten gab. Eben -
so profitierten die Nachwuchs -

dirigenten von der Fähigkeit
des NDR Chores, sich mit Ge-
duld und Flexibi lität auf die
verschiedenen dirigentischen
Persönlichkeiten und ihre Ide en
einzulassen. Die konstruktive
Kritik von Ste fan Parkman und
der intensive Austausch mit
den professionellen Sängern
schufen eine an genehme Pro-
benatmosphäre, in der die Sti-
pendiaten konzentriert an ih -
ren Stärken und Schwächen
ar beiten konnten.

Aus dem geschützten Raum
der Probensituation hinaus in
die Öffentlichkeit ging es beim
Abschlusskonzert am 2. Dezem-
ber. Im Rolf-Liebermann-Studio
präsentierten die Stipendiaten

Lorenzo da Rio, Christian Meis-
ter, Manuel Pujol und Yuman
Xiao dem Publikum das Ergeb-
nis ihrer viertägigen Arbeit. Das
Konzert  wurde von NDR Kultur
aufgezeichnet und am 13. De-
zember 2011 im Rahmen der
Sendung „Welt der Musik“ aus-
gestrahlt. Durch das Programm
führte NDR-Moderator Ludwig
Hartmann.

Neben den praktischen Er-
fahrungen während eines sol-
chen Dirigierkurses ist der Kon-
takt zu einem professionellen
Chor für die Studierenden und
Berufseinsteiger von unschätz-
barem Wert. Das hat auch Mar-
kus Landerer erfahren, der 2010
Teilnehmer der ersten Dirigier-
werkstatt mit Stefan Parkman

und dem NDR Chor war. Wenige
Tage nach dem Kurs erhielt Lan-
derer eine Einladung zur Einstu-
dierung von einem Filmmusik-
programm mit dem NDR Chor. 

Der Dirigierkurs mit dem
NDR Chor und Stefan Parkman
wurde durch das finanzielle En-
gagement der ZEIT-Stiftung
Ebelin und Gerd Bucerius er-
möglicht. Auch in Zukunft wird
die erfolgreiche Zusammenarbeit
des Dirigentenforums mit dem
NDR Chor und der ZEIT-Stiftung
fortgesetzt, um den jungen Sti-
pendiaten die Möglichkeit zu
bieten, wichtige Berufserfahrun-
gen mit einem professionellen
Chor zu sammeln.

Zu Gast beim NDR-Chor

n Dirigentenforum
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Stipendiatin Yuman Xiao im
Gespräch mit Mentor Stefan
Parkman
Foto: Christina Strauß



Interpretation der Urauffüh-
rung des Werks „Crise" von
Manuel Durao ausgezeichnet.

Den zweiten Preis vergab
die Jury unter dem Vorsitz von
Ulrich Windfuhr an Mirga
Gražinyté-Tyla. Sie dirigierte im
Finale die Suite Nr. 2 aus „Der
Dreispitz“ von Manuel de Falla. 

Insgesamt vier Kandidaten
konnten sich für das Finalkon-
zert qualifizieren. Neben Thorau
und Gražinyté-Tyla waren dies
Joongbae Jee und Olivier Pols.
Alle vier Finalisten sind Stipen-
diaten des Dirigentenforums. 

www.dirigentenforum.eu

Beim Abschlusskonzert des
10. Operettenworkshops in
der Musikalischen Komödie
Leipzig wurde zum vierten
Mal ein Stipendiat des Diri-
gentenforums mit dem „Deut-
schen Operettenpreis für junge
Dirigenten“ ausgezeichnet.
Insgesamt fünf junge Dirigen-
ten hatten sich dem Vo tum
der Jury unter dem Vorsitz von
Matthias Foremny (Erster Gast -
dirigent der Oper Leipzig) ge-
stellt. Die Auszeichnung, eine
Initiative der Oper Leipzig in
Zusammenarbeit mit dem Di-
rigentenforum des Deutschen
Musikrates, er mög licht es dem
Preisträger, bei einer Produk-
tion dem Ehrendirigenten der
Musikalischen Komödie Ro-
land Seiffarth zu assistieren
und selbst eine Vorstellung zu
dirigieren. In der Jury saßen
neben Matthias Foremny Ste-
fan Diederich (Chefdirigent und
musikalischer Oberleiter der
Musikalischen Komödie), Mar -
guerite Kollo (Gründerin und
Vorstandsvorsitzende der Eu -
ropä i schen Stiftung zur Pflege
und Erneuerung der Operet -
te), Roland Seiffarth und Vol-
ker Vo gel (Oberspielleiter der
Musikalischen Komödie).

Auch das Leipziger Publi-
kum war an diesem Abend ge-
fragt. Es vergab per Stimmkarte
den Publikumspreis der Leipzi-
ger Volkszeitung an Leslie Su-
ganandarajah. Der Preis, beste-
hend aus zwei Biografien über
Carlos Kleiber und die DVD
„Carlos Kleiber - Traces to
Nowhere“, wurde übergeben
vom Feuilletonchef Peter Korf-
macher.

Fünf Kandidaten hatten in
einem sechstätigen Workshop
unter Leitung des Operetten-
spezialisten Roland Seiffarth ein

breites Spektrum des Operet-
tenrepertoires zusammen mit
Sängern des Ensembles und
dem Orchester der Musikali-
schen Komödie erarbeitet. Bei
den intensiven Proben stellten
die Teilnehmer schnell fest, dass
die stets leicht klingende Ope-
rette für den Dirigenten harte
Arbeit bedeutet, denn kein Takt
ist wie der andere und auch die

Beim Deutschen Hochschul-
wettbewerb Orchesterdirigie-
ren vom 20. bis 26. November
2011 in der Hochschule für
Musik und Theater „Felix
Mendelssohn Bartholdy" Leip-
zig traten 22 Nachwuchsdiri-
genten von 14 Musikhoch-
schulen an. Nach vier Wer-
tungsrunden stand als Sieger
Justus Thorau fest. Er dirigierte
im Finalkonzert mit dem MDR
Sinfonieorchester Maurice Ra-
vels „Valses nobles et senti-
mentales“. Der 25-jährige Stu-
dent wurde zudem mit dem
Sonderpreis der Neuen Liszt
Stiftung Weimar für die beste
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Justus Thorau gewinnt den 5. Deutschen
Hochschul wettbewerb Orchesterdirigieren

Joongbae Jee gewinnt 4. Deutschen Operettenpreis 
für junge Dirigenten

Justus Thorau

n Dirigentenforum

vielen Unterbrechungen geben
dem Dirigenten so manches
technisches Rätsel auf. Roland
Seiffarth, der  genau weiß, wo-
rauf es bei der Operette an-
kommt, damit sie heiter und
leicht klingt, gab den Stipendia-
ten wichtige Hinweise und Hil-
festellung. 

Das Musikereignis mit dem
Flair eines Neujahreskonzerts

wurde auch in diesem Jahr live
vom Kultursender MDR Figaro
übertragen. Moderatorin Bet-
tina Volksdorf interviewte ne -
ben Roland Seiffarth und den
Stipendiaten auch den Vizeprä-
sidenten des Deutschen Musik-
rats, Hartmut Karmeier, der sich
seit Jahren auch im künstleri-
schen Beirat des Dirigentenfo-
rums engagiert.

Operettenworkshop 2012: Leslie
 Suganandarajah, Ciarán McAuley, 
Roland Seiffarth, Joongbae Jee,
 Olivier Pols und Antonio Méndez
(v.l.n.r.)
Fotograf: Andreas Birkigt
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n European Workshop for Contemporary Music

European Workshop blickt auf
erfolgreiches Jahr zurück

Erstmals in seiner Geschichte
führte der European Workshop
for Contemporary Music 2011
drei Pro jekte in einem Jahr
durch. Was 2003 mit einer
Deutsch-Polnischen Ensemble -
werkstatt begann, hat sich seit -
dem stetig weiterentwickelt
und zählt als EWCM inzwi-
schen zu den gefragtesten Pro -
grammpunkten des Festivals
„Warschauer Herbst“.  Das En-
semble hat international einen
so ho hen Bekanntheitsgrad er-
langt, dass zahlreiche Anfragen
zu Gastauftritten eingingen.
Nachdem der Workshop be-
reits im Juni im Rahmen des
Festivals „Nachbarn 2.0“ des
Goethe-Instituts Warschau und
der Deutschen Botschaft in der
polnischen Hauptstadt statt-
fand, folgte im September die
diesjährige Arbeits-und Kon-
zertphase beim Warschauer
Herbst. Darüber hinaus lud die
Akademie der Künste das En-

Der European Workshop in Berlin.
Dirigat: Cecilia Castagneto
Foto: Cornelia Schmitz

dorf) und Straßen einer mensch -
lichen Stadt von Agata Zubel
(Auftrag Deutschlandfunk) – be-
fassten sich intensiv mit Phä -
nomenen des Alltags. Kampes
Zwerge ging von einem Konglo-
merat verschiedenster Mate -
rialien mit sehr persönlichem
Be zug zum Lebensalltag des
Komponisten aus. Dazu zählten
Extrakte aus seinen Lieblings-
Opern arien oder Gartenzwerge
und die A40 als typische As-
pekte seiner Heimatregion, dem
Ruhrgebiet. Kampe wird auch
im Rahmen Edition Zeitgenössi-
sche Musik des Deutschen Mu-
sikrats gefördert, wo erst kürz-
lich seine CD „Gassenhauer“ er-
schien. Zubel formte ihre Kom-
position mit Geräuschen der
Großstadt. 

Mit Zubels Werk und weite-
ren Stücken der jungen Kompo-
nisten Jagoda Szmytka und Da-
riusz Przybylski im Gepäck reiste
das Ensemble im Oktober zu

semble im Oktober nach Ber-
lin ein. 

Im Anschluss an die Arbeits-
woche vom 14.-19. September
im Rahmen des Warschauer
Herbstes begeisterten die 17
Musiker des Ensembles am 20.
September 2011 unter der Lei-
tung von Rüdiger Bohn mit am-
bitionierten Werken von Agata
Zubel, Gordon Kampe, Oscar
Bianchi und Rebecca Saunders
das Publikum im Lutoslawski-
Saal des Polnischen Rundfunks.
Die große Zuhörerzahl spiegelte
das hohe Ansehen, das sich das
Ensemble im Laufe der Jahre in
Warschau erarbeitet hat. Das
Konzert wur de vom polnischen
Rundfunk live übertragen. 

„Musik als Kommentar zur
Realität“ stand als Thema des
Festivals auch im Fokus des
Konzerts. Insbesondere die bei -
den Auftragskompositionen –
Zwerge von Gordon Kampe
(Auftrag Staatskanzlei Düssel-
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Konzertphase nach Berlin und
gab dort Einblicke in die unter-
schiedlichen kompositorischen
Ansätze der zeitgenössischen
Musik Polens. Die Aka demie
hatte das internationale Nach-
wuchsensemble eingeladen, die
Auftaktveranstaltung des Berli-
ner Projektes „BLICKWECHSEL-
Künstlerische Dialoge mit Po -
len“ am 27. Oktober 2011 mit-
zugestalten. Ne ben Rüdiger Bohn
übernahm seine Schülerin Ceci-
lia Castag neto die künstlerische
Leitung des Konzertes. Im An-
schluss daran führte Daniel Ci -
chy mit den anwesenden Künst-
lern eine angeregte Diskussion
zur aktuellen Situation polni-
scher Komponisten und DJ
Lenar ließ die Veranstaltung mit
elek tronischen Klängen aushal-
len. 

Den erfolgreichen Auffüh-
rungen des European Work-
shops folgte eine erfreuliche
Medienresonanz. Die Rundfunk -
anstalten Deutschlandfunk (Ate -
lier Neue Musik), NDR Kultur
(Welt der Musik), WDR 3 (open:
Studio Neue Musik) und SWR 2
(JetztMusik: Magazin) berichte-
ten ausführlich über die Pro-
jekte. Zudem erschien eine CD
mit Werken von Joanna Wozny,
herausgegeben von Kairos. Sie
beinhaltet neben renommierten
Ensembles wie dem Klangforum
Wien und dem ORF-Radio-
Sym phonieorchester Wien auch
eine Aufnahme des Stückes
„Return“ des European Work-
shop for Contemporary Music. 

Die geplanten Aufführungen
für das Jahr 2012 sind ebenfalls
vielversprechend. Der War -
schau er Herbst wird dann im
Zeichen des Themas „Musik-
theater“ stehen. 

www.musikrat.de/ewcmwh2011 
www.warszawska-jesien.art.pl
www.adk.de/blickwechsel
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Weimar und Leipzig: In den
Musikhochschulen dieser bei-
den ostdeutschen Städte fan-
den kürzlich die nationalen
Probespiele des Bundesju-
gendorchesters statt. Mit die-
ser Wahl setzte Projektleiter
Sönke Lentz ein eindeutiges
Zeichen: „Traditionell ist das
Bundesjugendorchester eher
im Westen Deutschlands ver-
ankert. Der Kontakt zu Institu-
tionen wie dem Musikgymna-
sium Belvedere ist uns jedoch
sehr wichtig. Wir haben in den
letzten Jahren immer mehr
tolle Musiker aus Thüringen,
Brandenburg und Sachsen für
unser Orchester gewinnen
können“. Tatsächlich geben
die Zahlen ihm recht: Immer
mehr junge Menschen aus den
neuen Bundesländern bewer-
ben sich beim  Bundesjugend-
orchester. „Wir bemühen uns,
regelmäßig Konzerte in kleine-
ren und größeren Städten im
Osten Deutschlands zu geben.
Ganz besonders freuen wir
uns, dass wir im Januar 2012
erstmals seit der großen Tour-
nee 1987 durch die ehemalige
DDR nun wieder in Thüringen
ein Konzert spielen werden“,
sagt Lentz. 

Zu den diesjährigen Probe-
spielen haben sich insgesamt
über 130 junge Menschen be-
worben. Aufgenommen wurden
letztlich 44 Musiker, darunter
17 Mädchen und 27 Jungen.
Das Durchschnittsalter der
neuen Mitglieder liegt bei 16
Jahren, wobei die jüngste Kan-
didatin knapp 13 Jahre ist. Viele
Musiker haben vorher in einem
der zahlreichen Landesjugend-
orchester gespielt, so auch die

Bassposaunistin Maxine Tro-
glauer aus Wiesbaden: Sie spielt
seit fünf Jahren Bassposaune
und ist seit Sommer 2010 im
Landesjugendorchester Hessen,
wo sie bereits viele Erfahrungen
gesammelt hat. Doch nun will
sie, wie sie sagt, „eine Stufe
höher“: „Ich habe gemerkt, ich
will Bassposaune studieren und
das Bundesjugendorchester ist
ein guter Weg, um noch profes-
sioneller zu werden“. Auch
Dennis Pientak aus Hilden
(NRW) hatte ähnliche Motive

für sein Probespiel: „Mich hat
am BJO gereizt, dass ich noch
mehr Orchestererfahrung sam-
meln kann. Ich wollte in einem
großen Orchester mit hohem
Niveau schwierige Werke unter
bekannteren Dirigenten spielen
können.“ 

Doch gleichzeitig wird deut-
lich, dass es für viele angehende
junge Musiker zunehmend

schwieriger wird, neben der
Schule Zeit für ihr Instrument zu
finden. Erst kürzlich musste eine
Musikerin kurzfristig ein Projekt
mit Sir Simon Rattle absagen, da
es nicht möglich war, eine
Schulklausur nachzuschreiben.
„Solche Dinge erleben wir
immer häufiger“, sagt Sönke
Lentz. „Für unsere Arbeitspha-
sen im Winter und über Ostern
wird es von Jahr zu Jahr schwie-
riger, die Abiturienten aus der
Schule zu befreien. Der Zeit-
und Leistungsdruck in der

Schule hat unter anderem durch
die Schulzeitverkürzung stark
zugenommen. Aufgrund dieses
Leistungsdrucks haben viele ta-
lentierte junge Musiker oft
keine Möglichkeiten mehr, die
für sie wichtigen Erfahrungen
mit professionellen Dozenten
und Dirigenten im Orchester zu
sammeln“, sagt Lentz. Nicht sel-
ten komme es daher vor, dass

ein Musiker zwischen zwei Kon-
zerten einen Tag nach Hause
fährt, um eine Abiturklausur zu
schreiben. „Für viele unserer
Musiker ist es ungemein wich-
tig, die Erfahrungen im Bundes-
jugendorchester zu sammeln,
da sie wissen, sie wollen Berufs-
musiker werden. Darauf wollen
sie keinesfalls verzichten. Dafür
nehmen sie lange Reisen und
schulischen Stress auf sich“.
Selbstverständlich versucht das
Orchesterbüro hier zu unter-
stützen, wo es geht: „Seit jeher
legen wir die Arbeits- und Kon-
zertphasen soweit es geht in die
Ferien. Da die Ferien in jedem
Bundesland jedoch anders ter-
miniert sind, gelingt dies nicht
immer für jeden.“ Auf lange
Sicht wünscht sich Lentz eine
bessere Verknüpfung von Bil-
dung und Kultur. Dass es auch
anders geht, zeigen die Bei-
spiele Maxine und Dennis: „Ich
habe mich schon früh für eine
Schule entschieden, in der es
eine Musikförderklasse gibt.
Dort gibt es eine musikalische
Studienleitung, die handhaben
Termine flexibel“, sagt Dennis
und Maxine fügt hinzu: „So-
lange die Noten stimmen, geht
vieles. Meine Tutorin hat außer-
dem selber ganz lange Musik
gemacht, daher ist sie sehr ver-
ständnisvoll. Das ist Gold wert.“

www.musikrat.de/bjo

44 junge Musiker wurden 2011 in den Kader des Bundesjugendorchesters 
aufgenommen Foto: Monika Rittershaus

n Bundesjugendorchester

Starker Osten: Probespiele des Bundesjugend -
orchesters erfolgreich 

44 neue Musiker im Bundesjugendorchester / Zunehmender Schulstress 

verhindert immer häufiger musikalische Betätigung 
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n Bundesjugendorchester

Jede Unterstützung wert

Am 23. Oktober 2011 wurde
im Rahmen eines Konzertes
unter Leitung von Sir Simon
Rattle in der Berliner Philhar-
monie die Stiftung Bundesju-
gendorchester gegründet. Wie
ist die Idee entstanden?

Die Idee dazu entstand im
Kreise der Ehemaligen, die zum
Teil als Dozenten weiterhin aktiv
mit dem Bundesjugendorchester
tätig sind. Neben ihrer Tätigkeit
als Hochschulprofessoren oder
als professionelle Orchestermu-
siker coachen sie regelmäßig die
jungen Musiker – viele sind dem
Orchester so eng verbunden ge-
blieben. Andere Ehemalige
haben, so wie ich, „außermusi-
kalische“ Berufe ergriffen, aber
der Kontakt zu den alten Pult-
nachbarn ist oft geblieben. So
haben wir uns nach all den Jah-
ren wieder zusammengetan.
Uns alle eint die Leidenschaft für
Musik und die Erinnerung an die
gemeinsame Zeit treibt uns an:
Wir wollen jungen Menschen
die Chance geben, ebenso tolle
Erfahrungen zu sammeln in und
mit der Musik. Wir haben in den
letzten Jahren Mitstreiter mit
unterschiedlichem Hintergrund
gesucht  und inzwischen sind
wir zu einer stattlichen Anzahl
von Stiftern und Stiftungsfreun-
den angewachsen, die die För-
derinstitution Bundesjugendor-

chester weiter ausbauen und
stärken möchten.

Sind Stiftungen wirklich das
richtige oder das notwendige
Mittel, um die Zukunft der
deut schen Orchesterlandschaft
zu sichern?

Stiftungen können im deut-
schen Kontext immer nur eine
zusätzliche Stütze darstellen. Sie
entlasten nicht die öffentliche
Hand. Sie sind aber sicherlich
hilfreich, um ein Orchester mit
zusätzlichen Mitteln und  Mög-
lichkeiten zu versorgen. Darum
geht es in erster Linie. Aber eine
Stiftung soll auch Anlaufstelle
sein für Ehemalige und Freunde
und diesen eine Austauschs-
plattform bieten. Im Falle des
Bundesjugendorchesters geht es
auch um eine gewisse organisa-
torische Verfestigung des insti-
tutionellen Charakters: Das
Bundesjugendorchester ist mehr
als ein Projekt mit Anfang und
Ende. Ich finde es besonders
toll, dass in unserer Stiftung sich
auch sehr viele Personen enga-
gieren oder Beträge gestiftet
haben, die selber nie Mitglied
im Orchester waren. Es zeigt die
tiefe Verwurzelung des Bundes-
jugendorchesters in der breiten
Gesellschaft.
Wohin werden die Erträge des
Stiftungskapitals fließen?

Die bisherige Finanzgrund-
lage des Bundesjugendorches-
ters bestand aus Mitteln des
Bundes, Konzerteinnahmen und
privaten Fördergeldern. Diese
Mittel sind jedoch in der Ver-
gangenheit immer knapper ge-
worden. Hier setzt die Stiftung
an: sie soll das Ensemble finan-
ziell als „vierte Säule“ stützen.
Die von der Stiftung erwirtschaf-
teten Gelder werden in erster
Linie in die künstlerische Arbeit
fließen und zum Beispiel Son-
derprojekte ermöglichen, die
bislang aus finanziellen Gründen
nicht verwirklicht werden konn-
ten. Wir hoffen, dass die Mittel
der Stiftung in Zukunft ausrei-
chen, um zum Beispiel die Teil-
nahmegebühren und Reisekos-
ten von Jugendlichen zu über-
nehmen, die aus sozial schwa-
chen Familien kommen. Darü-
ber hinaus soll es Aufgabe der
Stiftung sein, die Einbindung
des Orchesters in die Gesell-
schaft und das Musikleben
durch ein Netzwerk von Ehema-
ligen und Förderern zu stärken.

Sie selber sind ehemaliger BJO-
ler, inzwischen haben Sie das
Schlagzeug jedoch gegen Geset-
zesbücher eingetauscht. Was
haben Sie aus Ihrer Zeit im Ju-
gendorchester mitgenommen?

Auch wenn ich letztlich
mein Instrument nicht zum
Hauptberuf gemacht habe, so
hat das Bundesjugendorchester
meine Persönlichkeit sehr ge-
prägt. Wenn man so viele Tage
und Nächte mit rund 100 ande-
ren jungen Menschen probt,
lebt und reist, dann lernt man
viel - sowohl musikalisch wie
auch im sozialen Miteinander.

Ich habe Freundschaften ge-
schlossen, die heute noch hal-
ten. Doch auch das musikali-
sche Feuer, das im Bundesju-
gendorchester gezündet wurde,
hält an und so bin ich bis heute
ein begeisterter Zuhörer dieses
einzigartigen Orchesters.

Geben sie potenziellen Spen-
dern einen Anreiz: Warum soll
man eine Kaderschmiede wie
das Bundesjugendorchester un-
terstützen?

Das Bundesjugendorchester
ist eine der wenigen Institutio-
nen, in der junge Spitzenorches-
termusiker in meines Erachtens
idealer künstlerischer Art und
Weise gefördert werden. Wo
sonst kann man in diesem Alter
mit Sir Simon Rattle oder Kurt
Masur zusammenarbeiten? Mit
den letztlich bescheidenen Mit-
teln, die wir dem Bundesju-
gendorchester zusätzlich zur
Verfügung stellen können, be-
wirken wir mehr als bei den Mu-
sikschulen, wo die bestehende
Förderung insgesamt gesehen
viel umfangreicher ist. Wir müs-
sen auf eine so traditionsreiche
Institution wie das Bundesju-
gendorchester Acht geben, wol-
len wir unsere einzigartige Mu-
siklandschaft mit den traditions-
reichen deutschen Kulturorches-
tern auch morgen noch haben.
Denn, vergessen wir nicht: Wir
investieren hier in unsere Zu-
kunft. Und die jungen Mitglie-
der des Bundesjugendorchesters
haben schon mehr als einmal
gezeigt: Sie sind jede Unterstüt-
zung wert.

www.stiftung-
bundesjugendorchester.de

Die Stiftung Bundesjugendorchester ist gegründet. Über die

Hintergründe spricht Dr. Alexander Jüngling, Mitglied des

Stiftungsrats Bundesjugendorchester, im Interview.

Glückliche Gesichter nach der Unterzeichnung des Stiftungsgeschäfts. 
Von links nach rechts: Felix Hufeld, Dr. Jörg Thierfelder, Dr. Alexander Jüngling,
Jutta von Falkenhausen, Dr. Cornelius Grossmann, Sönke Lentz
Foto: Julia Zimmermann
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n SchoolJam

Tour 2012 läuft bis zum 9. Februar!
Insgesamt 120 Schülerbands treten bundesweit 
bei 15 Konzerten auf

Seit Januar 2012 finden in 15
Städten die SchoolJam-Regio-
Finale statt, und bieten pro
Konzert jeweils zwei Bands die
Chance, sich für das große On-
linevoting zu qualifizieren!

Über 17.000 Schulen in
Deutschland waren aufgerufen,
bei der aktuellen Staffel des
SchoolJam Nachwuchsfestivals
2011/2012 teilzunehmen. Aus
mehr als 1000 Teilnehmern hat
die Jury die besten 120 Schüler-
und Nachwuchsbands für die
bundesweiten Regio-Konzerte
in 15 Städten bestimmt.

Vom 10. Januar bis 9. Feb-
ruar 2012 werden pro Stadt
acht Bands live auftreten und
um den Einzug in die Onlinevo-
ting-Runde spielen. Die dort
ausgewählten Bands treten im
März beim SchoolJam-Finale

auf der Musikmesse in Frankfurt
auf und spielen um den Haupt-
preis, einem Auftritt beim HUR-
RICANE und SOUTHIDE Festi-
val!

Für die nach Tourende ver-
bliebenen 30 Bands wird es
dann beim Onlinevoting span-
nend, wenn Ende Februar, u.a.
bei Spiegel Online, respect – die
Jugendcommunity der Aktion
Mensch, VIVA, MusikMachen.
de und Radio bigFM die acht Fi-
nalisten für diese SchoolJam-
Staffel ermittelt werden. 

Diese acht Bands sind dann
bereits Gewinner, denn die
Reise nach Frankfurt mit dem
Live-Auftritt auf der dortigen
Musikmesse am 24. März 2012
ist diesen Bands bereits sicher.

Der Hauptgewinn – ein Auf-
tritt beim legendären HURRI-
CANE und SOUTHSIDE Festival
– winkt jedoch nur der Sieger-
band, die beim SchoolJam-Fi-
nale in Frankfurt live ermittelt
wird. Zusätzlich kann sich die
Siegerband dieser Staffel noch
über weitere Auftritte bei den
Finale der beiden Wettbewerbe
„SchoolJam USA“ und „School-
Jam UK“ in Los Angeles und
London sowie auf der „Music
China“ in Shanghai freuen!

n Bundesauswahl Konzerte Junger Künstler

Katalog der 56. BAKJK erschienen 
Im Rahmen der 56. Bundesaus-
wahl Konzerte Junger Künstler
gehen in der Konzertsaison
2012/2013 Preisträger und
Stipendiaten des DMW 2011
auf Deutschlandtournee. Sie
treten in neun Kammermusik-
Ensembles an, darunter zwei
Saxophonquartette, ein Kla-
vierquartett, vier Trios (Flöte-
Horn-Klavier, Oboe-Horn-Kla-
vier, Oboe-Violoncello-Klavier
und Posaune-Bassposaune-
Klavier) und zwei Duos (Viola-
Klavier und Klarinette-Kla-
vier); eine Pianistin wird mit
einem Soloprogramm vermit-
telt. 

Im BAKJK-Katalog präsen-
tieren die Teilnehmer einen

Überblick ihres musikalischen
Werdegangs und stellen ihre
Konzertprogramme vor. Der Ka-
talog steht unter www.musik-
rat.de/bakjk zum Download be-
reit. 

Buchungen für die Saison
2012/13 sind ab sofort möglich.
Konzertveranstalter, die an ei -
nem Engagement von BAKJK-
Teilnehmern interessiert sind,
aber noch nicht Mitglieder des
Veranstalterrings der BAKJK sind,
können sich im Katalog über die
Bedingungen für Buchungen und
die Aufnahme in den Veranstal-
terring informieren. 

Buchungs wünsche bzw. Anfragen
wer den entgegengenommen von: 

Marieke Rabe
kjk.konzertvermittlung@
musikrat.de,
Tel.: 0228-2091162 
oder 2091160

Teil der 56. Bundesauswahl Konzerte Junger Künstler: das Signum Saxophon-
quartett. Foto:Martin Teschner

Termine der SchoolJam-Tour 2012

10.01. Frankfurt, Nachtleben
11.01. Karlsruhe, Rock Shop
13.01. Freiburg, Jazz & Rockschule
17.01. Magdeburg, Projekt 7
18.01. Erfurt, Unikum
19.01. Nürnberg, Luise
20.01. München, Ampère
23.01. Rostock, Mau Club
24.01. Hamburg, Übel & Gefährlich
30.01. Berlin, Quasimodo
31.01. Hannover, Chez Heinz
01.02. Bremen, Treue
07.02. Bochum, Bahnhof Langendreer
08.02. Köln, Underground
09.02. Marburg, KFZ

Die  Konzerte beginnen um 
18:00 Uhr (Hamburg 20:00 Uhr).
Der Eintritt ist frei.

www.schooljam.de



Sondershausen ihr Können zu
zeigen. Besonders Kinder und
Jugendliche waren bei dem
musikalischen Wettstreit zahl-
reich vertreten und nahmen
an den Vorspielen der anderen
Ensembles und den Beratungs -

gesprächen der Fachjurys be-
geistert teil.

In Anwesenheit von Thürin-
gens Staatssekretär Prof. Dr. Tho -
mas Deufel gaben die Wettbe-
werbsteilnehmer am Samstag-
nachmittag ein Abschlusskon-
zert im Haus der Kunst.
Zum Auftakt des Themenjahres
„Reformation und Musik 2012”
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n LMR Thüringen

Über 20 Laienorchester und -
Ensembles aus ganz Thüringen
musizierten am 12./13. No-
vember beim 6. Landesorche-
sterwettbewerb in Sonders-
hausen um die Wette; davon
erreichten insgesamt sechs En-

sembles eine Weiterleitung
zum 8. Deutschen Orchester-
wettbewerb auf Bundesebene.
Insgesamt rund 450 Laienmu-
siker aus den Bereichen der
sinfonischen Musik, der Zupf-,
Blasmusik und des Jazz waren
landesweit angereist, um bei
bestem Wetter in den histori-
schen Gemäuern des Schlosses

Für Kinder und Jugendliche,
die Freude am Komponieren
haben, hat der Landesmusikrat
erneut den Wettbewerb „Ju-
gend komponiert“ ausgeschrie -
ben. Gefragt sind eigene klang -
liche Vorstellungen für die Be-
setzung Kontrabass, Gitarre und
Schlagzeug (vom Duo bis Trio).
Die Teilnahme am Wettbewerb
ist kostenlos, spä tester Einsen-
determin ist der 31. März 2012.

Die Ausschreibung richtet
sich an zwei Altersgruppen. Wer
möchte, kann sich vom 23. bis

n LMR Brandenburg

(v.l.n.r.:) Holger Runge, Vorsitzender des Landesausschusses Orchester, Fried run
Vollmer, Vorsitzende des VdM in Thüringen und Präsidiumsmitglied des LMR
Thüringen, Staatssekretär Prof. Dr. Thomas Deufel und Constanze Dahlet, Ge-
schäftsführerin des LMR mit einem Teilnehmer aus der Musikschule Schmölln.

Foto: LMR Thüringen

Sechs Orchester fahren zum Bundes -
wettbewerb 2012 in Hildesheim

erscheint im Januar das neue
Luther-Chorbuch „...ich kann
nicht anders“ als gemeinsames
Projekt des Landesmusikrats
Thüringen e. V., des Deutschen
Komponistenverbands LV Thü-
ringen, des via nova – zeitge-
nössische Musik in Thüringen
e. V. und des Strube Verlags.

20 neue Kompositionen zu
Luther-Texten oder mit Bezug
zur Reformation für gemischten
Chor entstanden speziell für die
Laienchorszene und Kirchenkan-
toreien. Der Gemeindegesang
war ein wesentliches Anliegen

Luthers. Über die Jahrhunderte
wurden zu Luthers Chorälen eine
Vielzahl Bearbeitungen, Satzwei-
sen, Kantaten etc. geschrieben
und aufgeführt. Eine Veröffentli-
chung ei ner Sammlung aus neu
entstandenen Chorsätzen möch -
te diese Tradition fortsetzen und
durch musikalische Erneuerung
ein Weiterdenken in der heuti-
gen Zeit anregen.

Die ersten Uraufführungen
werden im Rahmen des Festkon -
zerts am 18. Januar 2012 in Erfurt
zu hören sein. 
www.lmrthueringen.de

Wettbewerb und Kompo sitions werkstatt
„Jugend komponiert“ 2012

„…ich kann nicht anders “ –
20 neue Chorkompositionen

27. Mai an einer Kompositions-
werkstatt in der Musikakademie
Rheinsberg beteiligen. Hier wer-
den Erfahrungen im Umgang
mit zeitgenössischen Komposi-
tionstechniken vermittelt, Mög-
lichkeiten der musikpraktischen
Umsetzung erprobt sowie die
Wettbewerbsstücke einstudiert. 

Ein öffentliches Konzert „Ju-
gend komponiert“ mit Bekannt-
gabe der Wettbewerbs-Preisträ-
ger findet am 26. Mai um 20
Uhr im Schlosstheater Rheins-
berg statt.

Platzeck und erfreut sich wach-
sender Beliebtheit. Aus diesem
Grund und durch die zusätzliche
Unterstützung des Ministeriums
für Bildung, Jugend und Sport
des Landes fand die diesjährige
Kinderchorwerkstatt erstmals an
drei Tagen statt. Das Projekt ist
eine anerkannte Fortbildungs-
maßnahme für die teilnehmen-
den Musiklehrerinnen und Mu-
siklehrer. Zudem bietet es prak-
tische Erfahrungsmöglichkeiten
für Studentinnen und Studenten
des Fachbereiches Musikerzie-
hung. In diesem Jahr findet die
Kinderchorwerkstatt voraussicht-
lich vom 7. bis 9. November
statt.

15 Grundschulen sind dem
Aufruf der 5. Berlin-Branden-
burgischen Kinderchorwerk-
statt gefolgt. Neun von  ihnen
wurden in das Jugenddorf am
Ruppiner See ins märkische
Gnewikow eingeladen. Den
160 Grundschülern bot sich
damit die Gelegenheit Chor-
musik sängerisch, tänzerisch
und instrumental zu gestalten.

2007 wurde das soziale Bil-
dungsprojekt vom Landesmusik-
rat Brandenburg in Kooperation
mit der DKB-Stiftung für gesell-
schaftliches Engagement ins Le -
ben gerufen. Seitdem steht es
unter der Schirmherrschaft des
Ministerpräsidenten Matthias

Interesse an der Kinderchorwerkstatt 
ungebrochen

Ein musikalisches Pilotprojekt
in der Uckermark gibt den mu -
sikunterrichtenden Leh ren den
neue Impulse und verschafft
dem Gesang in den Grund-
schulen neuen Raum. Die
Fortbildungsreihe hat im No-
vember 2011 begonnen und
2012 und 2013 in Prenzlau
durchgeführt.

„Belcantare Brandenburg“
lädt dazu alle 36 Grundschulen
der Uckermark ein, mit mindes-

„Belcantare Brandenburg – 
Jedes Kind kann singen“

tens einer Lehrkraft pro Schule
teilzunehmen, um ein flächen-
deckendes Netzwerk aufzubau -
en. Alle teilnehmenden Grund -
schul lehrer werden zu speziell
stimm lichen Fragestellungen und
ei ner Erweiterung ihres musika-
lischen Wissens geschult. Den
Lehrenden steht ein Team er-
fahrener Coaches und Dozenten
zur Seite. Grundlage ist das ei-
gens zusammengestellte Lehr-
material mit einem ausgewähl-
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n LMR Bayern n BDO

n LMR Niedersachsen

ten erweiterbaren Liedkanon,
An regungen für Stimmbildung,
Singübungen, Bewegungen, Im-
provisationen, Liedgestaltungen
und vielem mehr.

Silvana Uhlrich-Knoll

15 Ensembles aus Bayern tre-
ten beim 8. Deutschen Orche-
sterwettbewerb vom 12.-20.
Mai 2012 in Hildesheim an.
Neben den Kategorie-Siegern
erhielten auch jene Ensembles
die Zusage, die beim Wettbe-
werb aufgrund ihrer Leistung
mit einer Option bedacht wor-
den waren. 

Gerade weil die Leistungs-

spitzen so dicht beieinander la -
gen, entschied der Beirat ein-
mütig für diese Lösung. Bayeri-
sche Teilnehmer dürfen sich
freuen. Denn aufgrund ihrer
ho hen Leistungsdichte haben
sich somit knapp 50 % aller
Teilnehmer am Bayerischen
Or chesterwettbewerb für den
Bundesentscheid qualifiziert.
www.musikinbayern.de

ODEON Jugendsinfonieorchester München                              Foto: Franziskus Büscher

Foto: Jörg Scheibe

Der Landesmusikrat Nieder-
sachsen steht unter neuer Füh -
rung. Die Delegierten der 53
Mitgliedsverbände haben am
29. Oktober 2011 in Wolfen-
büttel ein neues Präsidium ge-
wählt. An der Spitze des Prä-
sidiums steht nun ein Trio, da
sich die Aufgaben, auch in
Verbindung mit der Landes-
musikakademie Niedersach-
sen, deutlich vermehrt haben.

Als Präsident und Vizepräsiden-
ten wurden gewählt: Präsident:
Prof. Dr. Franz Riemer, Universi-
tätsprofessor an der Hochschule
für Musik, Thea ter und Medien
Hannover, Vizepräsident: Aloys
Grba, Ehrenamtlicher Präsident
des Niedersächsischen Musikver-
bandes, Vizepräsidentin: UMD
Dr. Claudia Kayser-Kadereit, Uni-
versitätsmusikdirektorin der Uni-
versität Osnabrück.

Als weitere Präsidiumsmit-
glieder wurden gewählt: Peter
Harbaum (Osnabrück), OStR
Mar tin Knauer (Celle), Johannes
Münter (Weyhe), Wolfgang
Schröfel (Hannover), Bernd-
Christian Schulze (Hannover),
Kai Thomsen (Celle) und Bernd
Voorhamme (Hannover).

Der neue Präsident Prof. Dr.
Franz Riemer freut sich zusam-
men mit seinen Vertretern auf
die großen Aufgaben, die vor
ihnen liegen. Durch die Bünde-
lung der Kompetenzen im Prä-
sidium ist nahezu die gesamte
Musikkultur Niedersachsens ab-
gebildet. Der bisherige Musik-
rats-Präsident Prof. Dr. Karl-Jür-
gen Kemmelmeyer, der 18 Jahre
lang Präsident des Landesmu-
sikrats war, trat aus Altersgrün-
den nicht wieder zur Wahl an.
Die Mitgliederversammlung
wählte ihn zum Ehrenpräsiden-
ten.

Vom 16. bis 18. März werden
die Tage der Chor- und Orche-
stermusik in Elmshorn, Schles-
wig-Holstein stattfinden. Hö-
hepunkt des Veranstaltungs-
wochenendes ist der Festakt,
in dessen Verlauf Kulturstaats-
minister Bernd Neumann MdB
die durch den Bundespräsi-
denten gestiftete höchste auf
Bundesebene verliehene Aus-
zeichnung für Laienensembles
überreichen wird. Stellvertre-
tend für alle Musikgemein-
schaften, welche diese Aus-
zeichnung in diesem Jahr auf
Landesebene oder im Rahmen
regionaler Veranstaltungen er-
halten, werden die Kantorei
St. Nikolai-Elmshorn e.V. mit
der ZELTER-Plakette und der
Posaunenchor der Gemein-
schaft Elmshorn in der evan-
gelischen Kirche e.V. mit der

PRO MUSICA-Plakette ausge-
zeichnet.

Neben der eigentlichen Ver-
leihungsfeier am Sonntag, soll
diese Gesamtveranstaltung zur
Ehrung des Laienmusizierens in
Deutschland durch einen öku-
menischen Festgottesdienst und
die „Nacht der Musik“ ihrer Be-
deutung entsprechend gewür-
digt werden.

www.tage-der-musik.de

Tage der Chor- und Orchestermusik 2012

Landesmusikrat Niedersachsen hat 
eine neue Spitze 

Im Januar 2012, hatte der
Lan desjugendchor Bran den -
burg unter der Leitung von
Prof. Hans-Peter Schurz seine
erste Arbeitsphase in der Mu-
sikakademie Rheinsberg. Wei-
ter geprobt wird dann vom 2.
bis 4. März. Am 4. März stellt
der Chor um 16 Uhr im Bür-
gerhaus Neuenhagen bei Ber-
lin sein Können in einem Kon-
zert unter Beweis.
Das Landesjugendakkordeon-
orchester, geleitet von Volker
Gerlich, hat seine erste Arbeits -
phase vom 9. bis 11. März im
Schullandheim Dobbrikow.

Probenphasen 
der Landesjugend-
ensembles

Bayern freut sich auf den DOW 2012 
in Hildesheim
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Seit 2005 gastiert die Deut-
sche Streicherphilharmonie,
das jun ge Spitzenensemble
der Musikschulen, regelmäßig
in der Alten Oper Frankfurt.
Un ter der Leitung ihres Chef-
dirigenten Michael Sanderling
spiel te sie dort am 25. Novem -
ber 2011 zum wiederholten
Mal im ausverkauften Kon zert -
saal. Auf dem Programm stand
Felix Mendelssohn Bartholdys
frühe Sinfonie für Streicher Nr.
10 h-Moll. „Mit Verve“, so die
Frankfurter Rundschau, wag-

ten sich die jungen Musiker
danach ebenso an Erich Wolf-
gang Korngolds Sinfonische
Serenade B-Dur op. 39.
Ein Höhepunkt des Abends
war Max Bruchs Violinkonzert
Nr. 1, für das die Deutsche
Streicherphilharmonie erneut
die renommierte Geigerin Julia
Fischer gewinnen konnte. Das
Orchester erwies sich dabei als
verlässlicher Partner, das „die
Komposition glimmen und
prunken“ ließ, so die FAZ, die
auch in ihrem Resümee fest-

nVerband deutscher Musikschulen

Deutsche Streicherphilharmonie mit 
Julia Fischer in der Alten Oper Frankfurt

„Zu Füßen Gottes (wenn Gott
Füße hat) sitzt Bach – und nicht
der Magistrat von Leipzig!“
Dieses Zitat kam nicht unpas-
send im fortgeschrittenen Ver-
lauf der Arbeit des KGSt-Gut-
achterausschusses, als deutlich
war, dass sich die Logiken von
musikalischer Bildung und Mu-
sikschulstruktur einerseits und
kommunaler Strategie- und
Maßnahmenplanung anderer-
seits nicht konträr gegenüber-
stehen sondern vielfach ergän-
zen oder gar übereinstimmen.
Wert-Entscheidung, Qualitäts-
orientierung, Sozialverpflich-
tung, Vernetzung und Nach-
haltigkeit sind nur einige As -
pekte, um die es genauso bei
der Steuerung des Bildungsor-
ganismus Musikschule wie bei
der Steuerung der Kommune
ins gesamt geht.
Das inhaltlich-fachliche Ange-
bot für die Bevölkerung einer
Kommune ist unter den gera -
de genannten Aspekten in bei -
den Fällen maßgebend für die
strategische Ausrichtung, für
die Planung von Maßnahmen,
für den Ressourceneinsatz und
für die Erfolgs- und Wirkungs-

analyse, die meist durch ein
Qualitätsmanagement unter-
legt wird.
Die KGSt, die Kommunale Ge-
meinschaftsstelle für Verwal-
tungsmanagement, hat sich zu-
letzt vor über 30 Jahren mit der
Organisation der öffentlichen
Musikschule beschäftigt. Das
KGSt-Gutachten von 1978, das
nach wie vor in vielen Teilen
Referenzgutachten für die Or-
ganisation von Musikschulen
ist, wirkt zum Beispiel auch
heute noch in einzelnen Län-
dern als Kriterienkatalog hin-
sichtlich der Förderung von
Musikschularbeit fort.
Seither hat sich natürlich die
kommunale Welt in vielen An-
forderungen verändert. Die
kommunalen Spitzenverbände
führen aber aus, dass das Pro-
dukt Musikschule auch heute
fester Bestandteil der Ange-
bote einer Kommunalverwal-
tung ist. Musikschulen haben
eine eigenständige pädagogi-
sche und kulturelle Aufgabe.
Im Rahmen der Gestaltung zu-
kunftsfähiger kommunaler Bil-
dungslandschaften sind sie we-
sentliche Kooperationspartner

Zur Neufassung des KGSt-Gutachtens Musikschule
von Kindertagesstätten und all-
gemein bildenden Schulen.
Ihre Angebotsstruktur wird
sich daher inhaltlich, personell
und räumlich auf zunehmende
ganztägige Bildung von Kin-
dern und Jugendlichen einstel-
len. Im Gutachten wird der Si-
cherung der Qualität von Mu-
sikschularbeit große Bedeu-
tung beigemessen. Das KGSt-
Gutachten Musikschule wird
das gesamte Rüstzeug des Ver-
waltungsmanagements darstel-
len, beginnend bei der strate-
gischen Steuerung über die
Prozessoptimierung bis hin zur
Kosten- und Leistungsrech-
nung und zum Personalmana-
gement. Es ist als Arbeitshilfe
und Unterstützung für das Ma-
nagement der Musikschulen
konzipiert. Der VdM hat sich
um das Zustandekommen die-
ser Neufassung des Gutachtens
bereits im Vorfeld bemüht und
ist froh, dass die KGSt sich die-
ser Überlegung gegenüber sehr
aufgeschlossen gezeigt und mit
Oliver Scheytt einen besonders
geeigneten Experten als Autor
verpflichtet hat, die Überarbei-
tung des Musikschulgutach-

tens inhaltlich zu koordinieren.
Der Gutachterausschuss, der in
drei Workshops die Erarbei-
tung des Gutachtens inhaltlich
eng begleitet hat, war mit einer
repräsentativen Auswahl von
Expertinnen und Experten aus
der kommunalen Bildungs-
und Kulturverwaltung besetzt;
ihm gehörten auch Vertreter
aus den Ländern, aus Öster-
reich wie auch aus dem VdM
an.
Nach dem VdM-Strukturplan
(2009) und dem Positionspa-
pier der kommunalen Spitzen-
verbände (2010) wird mit dem
KGSt-Gutachten dann das
dritte Grundlagenpapier zur
Aufgabe, Struktur und Organi-
sation der öffentlichen Musik-
schule vorliegen. Dieses Gut-
achten soll gerade auch den
Bereichen in Politik und Ver-
waltung zur Planung und
Steuerung dienen, die nicht di-
rekt aus dem inneren Sektor,
also der Musikschule selbst
oder den Kultur- beziehungs-
weise Bildungsressorts kom-
men.

Matthias Pannes

hielt: „Das Team war der Star“.
Am 8. Januar 2012 trat die
Deutsche Streicherphilharmo-
nie unter der Leitung von Mi-
chael Sanderling mit Mendels-
sohn und Korngold (s.o.) er-
neut in der Kölner Philharmo-
nie auf. Als Solist wird dabei
Da Sol, dritter Preisträger des
internationalen ARD-Wettbe-
werbs 2011, bei Chopins 1.
Klavierkonzert in e-Moll zu er-
leben sein. Ein besonderes
Konzerterlebnis wird es auch
am 11. Mai 2012 in der Mu -

sik- und Kongresshalle Lübeck
geben, wo die Tanzabteilung
der Musik- und Kunstschule
Velbert Korngolds Sinfonische
Serenade tanzend interpretie-
ren wird. Ebenfalls wird dort
Georg Philipp Telemanns Suite
in a-Moll für Altblockflöte,
Streicher und basso continuo
mit der Solistin Gudula Rosa
aufgeführt.

www.deutsche-streicherphilharmo-
nie.de



DMR aktuell XIV

V
E
R
B
Ä
N
D
E n Arbeitskreis für Schulmusik n Deutscher Chorverband

An den allgemeinbildenden
Schulen in Hessen ist die Ver-
sorgung des Unterrichtsfaches
Musik mit ausgebildeten Fach -
lehrerinnen und -lehrern nicht
ausreichend, dies gilt beson-
ders für den Bereich der Grund -
schule. Da keine offizielle Sta-
tistik des Hessischen Kultus-
ministeriums zur Versorgung
der einzelnen Fachunterrichte
in der Grundschule existiert,
haben Recherchen unseres
Verbandes ergeben, dass nur
ca. 20-25% des Musikunter-
richts, der in der Stundentafel
an Grundschulen vorgesehen
ist, von Fachlehrern erteilt wird.
Drei Viertel des Musikunter-
richts an hessischen Grundschu -
len wird entweder von Fach-
fremden erteilt oder entfällt.

Auch die Situation an den
Ausbildungsstätten für Musik-
pädagogen in Hessen (Frankfurt,
Gießen und Kassel) spiegelt die -
se Mangelsituation wider. 

Im Jahr 2011 bestand für
die zweite Ausbildungsphase für
das Lehramt an den Grundschu-
len in Hessen ein N.C. von 1,8.
Mehrere Fachausbilder Musik
meldeten uns, dass sie keine
Referendare im Fach Musik für
Grund-, Haupt- und Realschule
mehr zugewiesen bekommen

haben. Uns sind insgesamt fünf
Studienseminare ohne Auszubil-
dende im Fach Musik bekannt.
Gut ausgebildete Anwärter mit
Staatsexamen Musik für die
Grundschule (NC 1,86 und 1,89)
erhielten bei dem letzten Ein-
stellungstermin keinen Ausbil-
dungsplatz. Das bedeutet, dass
das Fach Musik an den Hessi-
schen Grundschulen vom Kul-
tusministerium nicht mehr als
Mangelfach eingeordnet wird,
sonst hätte die Ausnahmerege-
lung greifen müssen und die
jungen Fachkräfte wären einge-
stellt worden. Wir fordern daher
für Hessen eine angemessene
Bewertung des Unterrichtsfa-
ches Musik durch das Kultusmi-
nisterium, die Anerkennung der
Mangelsituation und die An-
wendung von Ausnahmeregelun-
gen bei der Einstellung von Fach -
lehrern. Außerdem die explizite
Anerkennung und Implementie-
rung der musikpraktischen Ar-
beit, die in Hessen durch viele
Projekte an einzelnen Standor-
ten eine musikalische Schulkul-
tur ermöglicht, aber flächende-
ckend für alle hessischen Kinder
und Jugendlichen nur durch eine
ausreichende Versorgung mit
Fachlehrern und Sachmitteln zu
erreichen sein wird.

Das gemeinsame Thema des
Schuljahrs 2011/12 ist „D/Meine
Musik – fremd und nah“. Erst-
mals gibt es auch ein gemeinsa-
mes Referenzwerk „Black Angels,
Thirteen Images from the Dark
Land for Electric String Quartet“
(1970) von George Crumb.

Die Abschlusskonzerte in
der Hochschule, in denen die
professionellen Musikerinnen
und Musiker auch das Referenz-
werk der entstandenen Produk-
tionen präsentieren werden, fin-
den am 23. und 24. März statt.

Das sollte sich kein Chor ent-
gehen lassen: Beim Deutschen
Chorfest vom 7. bis 10. Juni
2012 in Frankfurt wird die gan -
ze Stadt vibrieren. Rund 400
Ensembles mit mehr als 20000
Sängerinnen und Sängern wer-

den die Mainmetropole zu
einer einzigen großen Bühne
machen. Doch wer dabei sein
will, sollte sich beeilen: Am 29.
Februar endet die Anmelde-
frist. 

Im Zentrum der vier Tage
steht der Internationale Chor-
wettbewerb. Weitere Höhe-
punkte sind die Eröffnungsfeier
mit der A-cappella-Band Wise
Guys und mehr als 2 000 Kin-
dern auf dem Römerberg, das
Eröffnungskonzert mit dem
RIAS Kammerchor, zwei große
Mitsingkonzerte – unter ande-
rem mit dem „Elias“ von Felix
Mendelssohn Bartholdy – und
die Chor-Nacht. 

Neben vielen anderen Ver-
anstaltungsorten erleben die
Alte Oper, sämtliche Frankfurter

City-Kirchen, die Hochschule für
Musik oder verschiedene Open-
Air-Bühnen die Aufführung voll-
kommen unterschiedlicher Chor -
musik: Neben klassischer geist-
licher Literatur erklingen Jazz
und Pop, World Music trifft auf

Renaissance, Barock auf HipHop
oder Experimentelles. Nachdem
die Chöre am letzten Tag in
Gottesdiensten und sozialen Ein-
richtungen gesungen haben,
treffen sich alle zum stimmungs-
vollen Open-Air-Abschlussfest
am Mainufer. Die Ausschreibung
zur Teilnahme ist international
und verbandsübergreifend. Alle
Chöre sind herzlich eingeladen,
am Chorwettbewerb teilzuneh-
men und/oder mit eigenem
Programm beim Chorfest aufzu-
treten. 

Informationen und Anmeldung unter
www.chorfest.de

Missstände: „Musikalische Bildung“ in Hessen

Die aktive Auseinandersetzung
mit Neuer Musik in der Zusam-
menarbeit zwischen Schülern
und Lehrern mit Komponisten
und Musikern – das ist das Ziel
des  Schulprojekts Response.
Auf neue Hörerlebnisse durch
ungewöhnliche zeitgenössische
Musik antworten die Schulklas -
sen mit eigenen Improvisatio-
nen und Kompositionen. Seit
1990 haben an diesem Projekt
hessenweit bislang insgesamt
über 200 Schulen und mehr als
7000 Schüler teilgenommen. 

Schulprojekt Response mit Rekord anmeldung

So fröhlich war’s beim Chorfest 2008 in Bremen                             Foto: Jan Rathke

Anmeldeschluss für Deutsches Chorfest
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nArbeitskreis Studium populärer Musikn Jeunesses musicales

Nach dem großen Erfolg 2010
organisiert die JMD-Jugendin-
itiative „mu:v – Musik verbin-
det“ vom 20.-24. Juli 2012 ein
zweites, nun internationales
mu:v-Camp in Weikersheim,
dem „World Meeting Center“
der Jeunesses Musicales Inter-
national. Unverändert ist die
Kernidee, vermeintliche Gren-
zen zwischen E- und U-Musik
getrost zu ignorieren und
durch ungewöhnliche Musik-
erfahrungen den eigenen Ho-
rizont zu erweitern. Camp-
Teilnehmer können aus über
30 verschiedenen Kursen und
Workshops ihr individuelles

Programm zusammenstellen.
Sie können tanzen, komponie-
ren und sich mit ihrem Instru-
ment in neuen Formationen
und Musikstilen ausprobieren.
Vom Kammerorchester bis zur
Bigband, von der Alten Musik
bis DJing, Hiphop-Breakdeance
oder Gesangstechnik ist für
jeden Musikbegeisterten et was
dabei. Und natürlich ist das
Camp eine einzigartige Gele-
genheit, gleichgesinnte junge
Leute aus aller Welt kennen zu
lernen. 

Ausführliche Informationen zu mu:v
und Anmeldung zum Camp unter
www.muv.jmd.info

spezifische Berufsausbildung
entwickelt und Visionen für
eine schöpferische Musikpäd-
agogik entworfen werden.

Teilnehmer der ersten Ge-
sprächsrunde „Komponieren in
der Schule“ am 9. / 10. Dezem-
ber 2011 in der Musikakademie
Schloss Weikersheim waren
Matthias Handschick, Musikleh-
rer am Hans-Thoma-Gymnasium
Lörrach, Peer Hübel, Musikleh-
rer am St. Raphael Gymnasium
Heidelberg,  Dr. Marc Mönig,
Lehrbeauftragter für Musikpä-
dagogik an der Folkwang Uni-
versität der Künste Essen, Ste-
fan Orgass, Professor für Musik-
pädagogik und Didaktik an der
Folkwang Universität der Künste

Als besonderes Highlight für
die ca. 130 Tagungsgäste konnte
der international renommierte
Musiksoziologe Simon Frith als
Referent zum „Live-Business“
gewonnen werden. Zudem be-
reicherten Vorträge von Prof.
Dr. Gabriele Klein (Tanzwissen-
schaft, Universität Hamburg),
Prof. Dr. Philip Auslander (Per-
formance Studies, Universität
Georgia), Dr. Ian Inglis (Com-
munication Studies, Universität
Newcastle) und Dr. Christian
Jooß-Bernau (Journalist, Mün-
chen) das Programm.

Essen und Vorsitzender der Bun -
desfachgruppe Musikpädago-
gik, Christopher Wallbaum und
Professor für Musikpädagogik
und Didaktik an der Hochschule
für Musik und Thea ter „Felix
Mendelssohn Barthol dy“ Leip-
zig. Die Rolle des Moderators
hatte Philipp Vandré, Leiter der
Kompositionsklasse an der
Stuttgarter Musikschule und des
Netzwerks musik-erfinden.de
inne.

mu:v on! – Internationales Jugend-Musik-
camp der JMD

Weikersheimer Gespräche 
zur Kompositionspädagogik

Tagung „Populäre Inszenierungen – 
Inszenierungen des Populären in der Musik“

Die Jeunesses Musicales
Deutschland hat das 25-jäh-
rige Bestehen des Bundes-
wettbewerbs „Musik im Kopf“
im Jahr 2010 zum Anlass ge-
nommen, in Kooperation mit
der Hochschule Osnabrück das
erste bundesweite Symposion
der Kompositionspädagogik
auszurichten. Mit dem Sympo-
sion ist es gelungen, erst mals
einen umfassenden Diskurs
über die Entwicklung der Kom -

positionspädagogik in Deutsch -
land zu führen. Den allgemei-
nen Wunsch, diesen Diskurs
fortzusetzen, greift die JMD
nun mit den „Gesprächen zur
Kompositionspädagogik“ auf.
In insgesamt fünf Gesprächs-
runden mit Komponisten,
Musikpädagogen und Vertre-
tern von Fachverbänden sollen
zentrale Aspekte komposi -
tionspädagogischer Arbeit re-
flektiert, Kriterien für eine fach -

Veranstalter der Tagung, die
vom 18. bis 20. November in
Paderborn stattfand, war der
ASPM in Zusammenarbeit mit
dem Fach Musik/Populäre Mu -
sik und Medien (Uni Pader-
born) sowie der Justus-Liebig-
Universität Gießen, der Univer-
sität Osnabrück und Universi-
tät Augsburg.

Inszenierungen, egal ob auf
der Bühne, im Musikvideo oder
auf der Homepage waren stets
zentraler Bestandteil populärer
Musikkultur. Im Rahmen der mu -
sik- und medienwissenschaftli-
chen Tagung wurde von inter-
nationalen Popforschenden ein
breites Spektrum an Vorträgen
zu dieser Thematik gehalten.
Bei den insgesamt 32 Referen-
ten spielte die Frage nach Au-
thentizität ebenso eine wichtige
Rolle wie Genderthematiken,
Imagekonstruktionen und Kli-
schees, mal eher grundlegend,
mal an ganz konkreten Beispie-
len wie aus dem Schlager, aus
Geistermusiken, am Mashup
oder dem Woodstock-Festival. 

Simon Frith beim Interview mit 
Studierenden                 Foto: Lilian Hoenen

Expertenrunde mit unterschiedlichen Standpunkten und Perspektiven: 
v.l.: Mark Mönig, Matthias Schlothfeldt, Philipp Vandré, Christopher Wallbaum,
Peer Hübel, Matthias Handschick, Stefan Orgass.                                   Foto: JMD.
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Youssou ’N Dour auf dem IMC World
Forum on Music in Tallinn

1991 läutete die „singende
Revolution“ das Ende der So-
wjetzeit in Estland ein - sie
stellte eine ganz neue Art der
friedlichen Revolution dar, die
ihren Protest gegenüber so-
wjetischer Unterdrückung
durch den Gesang estnischer
Volkslieder ausdrückte. 

Zwanzig Jahre später sind es
Sprech chöre tausender Demons -
tranten auf dem Tahrir Platz, die
zum Aushängeschild für gesell-
schaftlichen und politischen Um-
bruch in der arabischen Welt
werden. Mit dem Konferenztitel
„Musik und sozialer Wandel“
hat das 4. IMC World Forum on
Music diesen und andere As-
pekte thematisch aufgegriffen. 

In der Schlussrede zum Fo -
rum warb Youssou ’N Dour für
Musik als wertvolle Ressource
sozialer, politischer und ökono-
mischer Entwicklungen. ́ N Dour
wünscht sich einen Kulturbe-
trieb, der den Spagat zwischen
dem kreativen Prozess und des-
sen Förderung schließt, ähnlich
wie ein Zug, der für sein Fort-
kommen zwei Schienen benö-
tigt. Die erste Schiene ist der
kreative Schaffensprozess, die
zweite Schiene ist die Musikin-

dustrie und die musikalische
Verbreitung. In Hollywood sei
dieser Zug längst angekommen
und erfolgreich vermarktet, so
’N Dour. Ein bisschen weniger
Hollywood, dafür aber eine Art
Siegel für „Faire Kultur“ erhoffe
er sich; vor allem eine „Faire
Kultur“, die Neuerungen und
Ver änderungen für sich zu nut-
zen weiß und auf den Zug der
neuen Technologien auf-springt.
Youssou N’Dour kandidiert der-
zeit in seiner Heimat Senegal für
das Präsidentenamt, die Wahlen
finden im Februar 2012 statt.
www.worldforumonmusic.org.

Zu den interessantesten und zu -
gleich am wenigsten erschlos-
senen Feldern im Umgang mit
der Gegenwartsmusik gehört
die Frage nach Möglichkeiten
ihrer Interpretation. Diese Di-
mension, verstanden sowohl
als verbale Annäherung wie
auch als musizierende Um -
setzung, wird durch die Früh-
jahrstagung des INMM Darm-
stadt von 11. bis 14. April
2012 auf facettenreiche Weise
ins Blickfeld gerückt. An den
Diskussionen, Workshops und
Konzerten der Tagung betei-
ligt sind namhafte Komponi-
sten wie Brian Ferneyhough,
Rebecca Saunders, Johannes
Schöllhorn und Hans Zender,
aber daneben auch renommier -
te Wissenschaftler und Pä da -
go gen.

Ziel der Tagung ist es, ein Be -
wusstsein dafür zu erschließen,

Vortag wird Whitacre seine In-
terpretationen mit dem Chor er-
arbeiten und im Konzert am 4.
Februar, 20 Uhr in Hamburgs
Hauptkirche St. Michaelis zur
Aufführung bringen. 

In der erstmaligen Koopera-
tion mit dem NDR Chor bei die-
ser Veranstaltung sieht er ein
wunderbares Miteinander, von
dem alle Beteiligten profitieren
werden. Aus Sicht von NDR
Chor Manager Michael Traub
bietet das Projekt „Singing!
2012“ reizvolle Möglichkeiten
der authentischen Auseinander-
setzung mit den Werken Whita-
cres. Dass sich sein Profichor
dazu auch qualifizierte Laien-
sänger zur Mitwirkung einlädt,
bedeutet für alle neue Erfahrun-
gen. 
www.vdkc.de 

Wer das World Forum on
Music nicht besuchen konnte,
hat 2012 die Möglichkeit das
2.European Forum on Music
in Istanbul zu besuchen, das
vom 19. bis 22. April durch
den Europäischen Musikrat
zusammen mit der Borusan
Foundation organisiert wird.
Istanbul verbindet als Stadt
zwischen West und Ost ver-
schiedenste kulturelle und
musikalische Strömungen und
setzt damit immer wieder
künstlerische Impulse. Vor

was Interpretation heutiger Mu -
sik überhaupt leisten kann – und
welche Ansätze, Kriterienbildun -
gen sowie Impulse für das Erle-
ben von Musik dabei aufscheinen
können.

In einem Interpretationskurs
für jugendliche Musiker werden
unter der fachkundigen Leitung
von Wolfgang Rüdiger Werke ak -
tueller Musik  in verschiedenen
Besetzungen einstudiert und zur
Aufführung gebracht.

Unterrichtskonzepte zum
Werk „On stellar magnitude“
von Brian Ferneyhough werden
in einem Workshop für Schul -
mu siker erarbeitet.

Wie immer wird die Tagung
durch mehrere Konzerte ergänzt,
die in diesem Jahr besonders
eng mit dem Tagungsthe ma ver-
flochten sind.

Programm und Anmeldung unter
www.neue-musik.org

n European Music Council n INMM Darmstadt

nVerband deutscher Konzertchöre e. V.

Youssou ’N Dour während
 seiner Schlussrede auf dem 
4. IMC World Forum on Music

diesem Kontext liegt der the-
matische Fokus des Forums
auf „Transcending Boundaries
– Building Bridges“. Hier wird
auf Erfahrungen mit Grenzen
(„Boundaries“) aller Art ver-
wiesen, die interkulturellen
Dialog  und Austausch hem-
men können wie Mobilität
oder Visa. Mit „Building Brid -
ges“ wird der positive und
för dernde Aspekt musikali-
schen Austauschs akzentuiert.

www.emc-imc.org

Das 2. European Forum on Music 
in Istanbul

66. Frühjahrstagung

Das Mitsingkonzertprojekt
„Singing! 2012“ bietet Chor-
sängerinnen und -sängern am
ersten Februar-Wochenende
in Hamburg eine authentische
Begegnung mit amerikani-
scher Chormusik. Auf Einla-
dung des NDR Chores wird
der amerikanische Komponist
und Dirigent Eric Whitacre
einen Workshop und ein Kon-
zert mit vorwiegend eigenen
Werken leiten. 

Zu einem der drei Konzert-
teile laden NDR Chor und
VDKC erfahrene Sängerinnen
und Sänger zur Mitwirkung ein.
Geplant ist, mit NDR Chor und
Gästen einen über 1.000 Stim-
men umfassenden Chor zu ver-
sammeln, der unter Leitung von
Eric Whitacre vier Werke musi-
ziert. In einem Workshop am

Viele Stimmen für und mit Eric Whitacre 
und dem NDR Chor 
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Haste mal ’n Merkblatt?

Ordnungswidrigkeit, Lärm, Verkaufs -
killer: Auch 2012 hat Straßenmusik
noch zu viele unschöne Synonyme. 

Zur rechtlichen Situation der Straßenmusikerinnen 
und Straßenmusiker  Katharina Alexi

reits nach 200 Metern vollzogen haben,
erfolgt er in Weimar per Definition mit
dem Aufenthalt in einem anderen Stra-
ßenzug. In Freiburg, Stuttgart und Mün-
chen ist nicht festgelegt, wie weit Musi-
zierende sich von ihren vorigen Plätzen
entfernen müssen. Die erlaubte Spiel länge
beträgt in den meisten Städten dreißig
Minuten, in München jedoch eine volle
Stunde, während Weimar und Köln ab-

Zeiten und Orte, maximale Gruppengrö-
ßen von Musikerinnen und Musikern und
Instrumenten- oder Verstärkereinschrän-
kungen unterscheiden sich merk(blatt) -
lich. 

Die „Vorgabenvielfalt“ für 
Straßenmusik in Deutschland
Während Straßenmusikerinnen und -mu-
siker in Köln einen Standortwechsel be-

Jede größere Stadt hat mittlerweile ih-
re eigenen Spielregeln für Straßenmusik
erlassen. Häufig als Allgemeinverfügun-
gen ausgesprochen, sind sie in Infoblät-
tern zusammengefasst. Aber die Vorgaben
für erlaubte oder verbotene Spiellängen,

©
 A

le
xa

nd
ru

 M
ag

ur
ea

n



40 wirtschaft | recht

1/12

In Hamburg, der Stadt mit den meisten
beziehungsweise überhaupt mehreren
Vorgaben für Straßenmusik, weichen
selbst die Vorgaben der vier Bezirke Mitte,
Altona, Harburg und Bergedorf vonei-
nander ab. Im Bergedorfer Merkblatt
kann anhand feiner sprachlicher Unter-
schiede zwar eine besondere Umsichtig-
keit festgestellt werden. Das Infoblatt
Hamburg-Mitte etwa, an dem sich auch
die Bezirke Harburg und Altona orientie-
ren, schreibt in knappen Worten vor: „Ein
anderer Standort ist gegeben, wenn ein
Mindestabstand von 150 Meter zum vor-
herigen eingehalten wird.“ Im Vergleich
dazu Bergedorfs auf Verständigung set-
zende Formulierung: „Um allen Interpre-
ten die Möglichkeit zu eröffnen, ihre Stü-
cke an verschiedenen Orten der Stadt
aufzuführen, sollten Sie den Standort,
insbesondere um Wiederholungen zu
vermeiden, nach einer gewissen Zeit – al-
so nach etwa 30 Minuten – wechseln.“
Es soll jedoch nicht verklärt werden, dass
Straßenmusik im Verhältnis zu anderer
Musik auch im öffentlichen Raum Ham-
burgs immer noch schlechter gestellt ist.
Obwohl das Musikmachen beispielsweise
am Hamburger Hauptbahnhof nicht aus-
drücklich untersagt ist, so ist es doch
nicht möglich: Seit nunmehr 13 Jahren
wird der Bahnhofsvorplatz mit klassi-
scher Musik beschallt, woraus eine akus-
tische Sperrzone für andere entstanden
ist. Sämtliche Verstärkerverbote der Bezir-
ke stehen hier einem privatisierten Bahn-
hofskomplex gegenüber, aus dem Musik
in bis heute nicht bekanntgegebener
Lautstärke dröhnt. 

weichend nur zwanzig Minuten Straßen-
musik im öffentlichen Raum dulden.
Weiterhin ist die im Schnitt zugelassene
Gruppe von Straßenmusikerinnen und 
-musikern drei Personen groß, dagegen
in München und Nürnberg bis zu fünf
Personen. In Bremen ist das Märchen von
den Stadtmusikanten aufgrund dieser Re-
gelung ganz ausgeträumt: Nur noch zwei
Musikerinnen bzw. Musikern ist es er-
laubt, ohne Extra-Erlaubnis aufzutreten –
die grundsätzlich auch gar nicht erteilt
würde. 
Die „kreative“ Bestimmung der Spielzei-
ten für Mainz liest sich so: 
„In den Jahren mit gerader Endziffer
(2004, 2006 etc.) ist Straßenmusik werk-
tags erlaubt:

in der Spielzone 1 nur vormittags
(11:00 Uhr bis 13:00 Uhr) 

in der Spielzone 2 nur nachmittags
(16:00 Uhr bis 18:00 Uhr) 

bzw. samstags nachmittags (14:00 Uhr
bis 16:00 Uhr).
In den Jahren mit ungerader Endziffer
(2005, 2007 etc.) ist Straßenmusik werk-
tags erlaubt:

in der Spielzone 1 nur nachmittags
(16:00 Uhr bis 18:00 Uhr) 

bzw. samstags nachmittags (14:00 Uhr
bis 16:00 Uhr)

in der Spielzone 2 nur vormittags
(11:00 Uhr bis 13:00 Uhr).“
Da Straßenmusikerinnen und -musiker in
der Regel für Vorbeilaufende spielen,
überrascht auch die Vorgabe vieler Städte,
dass Musikerinnen und Musiker die
zweite Hälfte jeder vollen Stunde spielfrei
lassen sollen. 

Von der Stadt- zur Straßenmusik
Leicht hatten es die freien Musizierenden
nie. „Wer eynen Spielmann zu tode
schlaegt hat mehr nicht zu zahlen als den
Freyspruch beym Stadtgerichte“, lautete
ursprünglich ein Paragraph des Sachsen-
spiegels. Im Mittelalter gehörten Spielleute
den Fahrenden an. Ihr Beruf wurde wie
der des Scharfrichters, Schinders und
selbst des Schäfers als „unehrlich“ einge-
stuft, was der Faszination auf alle Stände
aber keinen Abbruch tat. So wurden etwa
in Leipzig ab 1479 Spielleute sogar für
städtische Dienste verpflichtet und ange-
stellt. Den Stadtmusikanten wurden um-
fassende Möglichkeiten für eine mindes-
tens acht Jahre dauernde musikalische
Ausbildung an allen Streich- und Blasin-
strumenten geschaffen. Bei Tanzfeiern
wurden die Spielleute ordnungshütend
instruiert, mit ihrer Musik auszusetzen,
für den Fall, dass ein gemächlicher
Schreittanz in einen wilden Rundtanz
auszuarten drohte. Nur in den Trinkstu-
ben, in denen Musikanten die Gäste in
Rausch versetzen sollten, buhlten sie zum
Teil gewaltsam um die Gunst des Publi-
kums. 
Heute ist ein vergleichbares Arbeitsver-
hältnis nicht mehr gegeben. Kommunen

Die einen spielen, um ihr Taschengeld aufzubessern, die anderen für den
täglichen Broterwerb ... 

... aber alle müssen sich im Dschungel 
unterschiedlicher Merkblätter zurechtfinden
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ment“ bilden einen krassen Kontrast zu
den ebenfalls sehr jungen Musikerinnen
und Musikern, denen nicht Instrumente
in die Hände gegeben, sondern im Fall
von Beschlagnahmungen aus selbigen ge-
nommen werden. Das alte Klischee von
bettelnden Tagelöhnern taugt längst nicht
mehr, auch wenn etwa die Stadt Bremen
noch darauf anspielt, indem sie „Musik
aus ‚Konserven‘“ gänzlich in der Öffent-
lichkeit verbieten will, eigentlich aber
nur alle möglichen Abspielgeräte meint.
Statt „Haste mal ne Mark“ zu sagen,
müss(t)en Straßenmusikerinnen und 
-musiker heute viel häufiger bei den Be-
hörden nach Genehmigungen und Merk-
blättern fragen, um deren Regeln und
Gebühren nicht zu vergessen, durchei-
nanderzubringen oder sich auf veraltete
Versionen zu berufen. Während dieser
Artikel geschrieben wurde, hat unter an-
derem Hamburg-Mitte seine Vorschriften
für Straßenmusik innerhalb weniger Mo-
nate nochmals verschärft, ohne den Mu-
sikerinnen und Musikern geänderte Pas-
sagen im Merkblatt bekanntzumachen.
Instrumente, die nach Bezirksermessen
zu laut sind, dürfen nun ohne schriftliche
Beantragung nicht mehr zum Einsatz
kommen; eine „eventuelle Erlaubnis oder
Ablehnung ist gebührenpflichtig“. Und
das Bezirksamt Altona hat im September
sogar das bundesweit erste Verbotsschild
entworfen, Motiv zunächst: ein Singvogel
und ein Elektrostecker hinter rotem Bal-
ken.

verlangen den Straßenmusikerinnen und
-musikern mitunter sogar Gebühren für
die Sondernutzung von öffentlichen Plät-
zen ab, die je nach Ort auch genehmi-
gungspflichtig oder -frei ist. Obwohl die
meisten Musikerinnen und Musiker in
unbefahrenen Fußgängerzonen anzutref-
fen sind, wird für sie immer noch das
überholte Vokabular der Verkehrsgesetze
bemüht: Sondernutzung heißt es schlicht,
weil Straßen üblicherweise außermusika-
lischen Zwecken dienen. Neben Gebüh-
ren, die in München beispielsweise zehn
Euro pro Spielerlaubnis betragen, gehö-
ren auch Bußgeldbescheide und die Be-
schlagnahmung von Instrumenten zum
Alltag von Straßenmusikerinnen und 
-musikern. Dass für Präsenz selbst gezahlt
oder gebüßt werden muss, erleben ande-
re Selbstständige der Musikwirtschaft in
ihrer Laufbahn wahrscheinlich nie, zu-
mindest wohl nicht regelmäßig. Hinrei-
chend bekannt ist, dass ohnehin nur ein
minimaler Anteil der Musikerinnen und
Musiker auf der Straße seinen Lebensun-
terhalt verdienen kann.

Jenseits jeder Subvention
Selten wird Straßenmusik überhaupt als
Musik bewertet und geachtet. In vielen
Verfügungen und Verordnungen setzen
die Behörden sie mit Lärm gleich. Auffäl-
lig dabei ist die Abwesenheit verlässlicher
Bewertungskriterien wie etwa objektiv
messbare Schallpegelwerte. Allenfalls die
teilweise geltenden Verbote von Verstär-
kern verweisen auf das Thema „Lautstär-
ke“. Somit gehen die Regelungen für
Straßenmusik erstaunlicherweise gerade
auf Lärmkriterien ein, die von der ge-
samten Gesetzgebung für die Einstufung
von Musik als Lärm ignoriert werden:
Dominanz, Dauer oder Permanenz und
Hörzwang. 
Für Straßenmusik sind also zahlreiche Re-
geln und Gebühren festgesetzt worden,
die für andere Musiken weder gelten
noch überhaupt existieren. Vom Bund
unterstützte und unterstützenswerte Pro-
gramme wie „Jedem Kind ein Instru-

Katharina Alexi hat 2011 ihre Bachelorarbeit Musik

oder Lärm: Die Reglementierung von Musikpräsenta-

tion im öffentlichen Raum an der Universität Lüne-

burg geschrieben, nachdem sie seit 2005 Konzerte

und Festivals im Rahmen jugendbildender Projekte

organisiert hat. Derzeit verfasst sie ihre Masterarbeit

über Groupies und die Sozialisation von Mädchen

und Frauen in musikalischen Subkulturen.
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zu Vermittlungsansätzen Neuer Musik seit
1945, die eher Schlaglichter einblendete,
als einen historischen Überblick bot.
Christopher Wallbaum (Leipzig) warf
gleich im Anschluss mit einem leiden-
schaftlichen, an Cage geschulten Plädoyer
für ein „bloß sinnliches Hören“ Fragen
der ästhetischen Theorie auf: Kann und
soll Neue Musik als pädagogische „Hör-
hilfe“ einer kontemplativen Weltzuwen-
dung dienen, die es möglich macht, je-
des Geräusch als Musik zu hören, wo-
durch der musikalisch gebildete Hörer in
letzter Konsequenz eigentlich gar keine
Musik mehr bräuchte? Radikale Fragen
dieser Art provozieren gern Kontroversen,
die natürlich nicht ausblieben.
Unter dem Stichwort „Kollateralnutzen“
blickte Max Fuchs, Präsident des Deut-
schen Kulturrats und Direktor der Akade-
mie Remscheid, brillant in die Abgründe
des Qualitätsdiskurses der Pädagogik. Für
eine Tagung über „Qualität und Evaluation
von pädagogischen Initiativen in Neuer
Musik“ hätte man sich keinen besseren
Einstieg wünschen können. Fuchs markier -
te das Feld, indem er klarstellte, dass be-
griffs- und ideologiekritisches Fragen ge-
rade dort unverzichtbar ist, wo Begriffe
und Methoden aus vermeintlich objekti-
ven Disziplinen importiert werden, die
fast ausschließlich mit „harten Daten“
rechnen, um komplexe Vermittlungspro-
zesse und -ergebnisse zu evaluieren. Wich -
tige Aspekte, so Fuchs, fielen dabei allzu
leicht unter den Tisch. In der qualitativen
Bewertung ästhetischer Bildungsprozesse
sei also Vorsicht geboten, wenn die Be-

um die Frage „Quo vadis Musikvermitt-
lung?“ ranken – einem vielgenannten,
aber auch umstrittenen Begriff, an dessen
Verwendung offenbar auch unter den
Vorzeichen Neuer Musik, mangels Alter-
nativen vielleicht, festgehalten wird. 
Die Tagung konzentrierte sich auf drei
Fragekomplexe: 1. Welche verschiedenen
Vermittlungsformate gibt es inzwischen?
2. Wie können Vermittlungsprojekte do-
kumentiert und sinnvoll evaluiert wer-
den? 3. Lassen sich Erfolgskriterien aus-
machen, die für die Qualitätssicherung
von Vermittlungsprojekten konzeptionell
hilfreich sind? 
Viele Protagonisten der Vermittlungsszene
Neuer Musik waren aufgeboten, um die-
se Fragen nicht nur in vitro, sondern in
enger Anbindung an die Praxis zu disku-
tieren. Etliche Projekte wurden in Vorträ-
gen und Workshops (flankiert von zahl-
reichen Posterpräsentationen) vorgestellt
und kritisch verhandelt. Best-Practice-
Beispiele nicht nur hierzulande renom-
mierter Projekte wie das Education-Pro-
gramm der Berliner Philharmoniker (Ca-
therine Milliken), das ebenfalls in Berlin
ansässige QuerKlang-Projekt (Kerstin
Wiehe), das Hamburger Klangradar 3000
(Burkhard Friedrich), das Piano Book des
Klavier-Festival Ruhr (Tobias Bleek) sowie
weitere Projektpräsentationen bildeten
das Skelett des Tagungsverlaufs. In selte-
ner Dichte konnte auf diese Weise das
Spektrum aktueller Vermittlungskonzepte
quasi aus erster Hand bezogen werden. 
Hendrikje Mautner-Obst (Stuttgart) er-
öffnete die Veranstaltung mit einer Skizze

Es geht also um Qualität. Das wurde
schon im Titel der dreitägigen Tagung zur
„Vermittlungskunst“ deutlich, die vom
15. bis 17. September 2011 an der Hoch-
schule für Musik in Saarbrücken statt-
fand. Zur Diskussion standen pädagogi-
sche Initiativen im Kontext Neuer Musik.
Eingeladen hatten Christian Rolle und
Michael Dartsch, beide Professoren für
Musikpädagogik an der Hochschule für
Musik Saar – im Diskurs dieser Thematik
zwei wohlvertraute Namen. 
Der Zeitpunkt war gut gewählt. Im Jahr
2012 endet die vierjährige Förderung für
das von der Kulturstiftung des Bundes
initiierte und finanzierte „Netzwerk
Neue Musik“ – einem Verbund aus fünf-
zehn regionalen Projektkooperativen. In
der saarländischen Initiative „struktur-
wandel – neues hören und sehen“ vom
Netzwerk Musik Saar fand die Tagung
statt. 
Anlässe genug also für kritische Rückbli-
cke, Bestandsaufnahmen und Zukunfts-
perspektiven, die sich zusammengefasst

Dass das Vermitteln von Kunst und Mu-
sik selbst eine Kunst sei, ist kein neuer
Gedanke, gerät aber im Dickicht der
zahlreichen Vermittlungsprojekte, die
inzwischen zum Repertoire fast jeder
Kulturinstitution gehören, allzu leicht
aus dem Blick; zumal, wenn die Kunst
des Vermittelns nicht nur als Redensart,
sondern buchstäblich als Lehrkunst ge-
meint ist, deren Methoden aus den
Künsten selbst generiert werden sollen. 

Zugang zu NEUER MUSIK

 finden
Die Tagung „Vermittlungskunst – Qualität und Evaluation von
 pädagogischen Initiativen in Neuer Musik“ in Saarbrücken  Stefan Roszak
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eigenen Methoden stets bewusste und
methodisch kritische empirische For-
schung auch als Schlussstatement der Ta-
gung dienen – nicht zuletzt, „um Schrott
von Nicht-Schrott zu unterscheiden“ (de
la Motte) – einer begründeten Urteilsfä-
higkeit also, die man sich ebenso für die
Wissenschaft wie die Künste wünschen
darf. 
Alles in allem war das Tagungsformat äu-
ßerst angenehm und dem keineswegs auf
Belehrung, sondern auf kulturelle Teilha-
be ausgerichteten Thema „Vermittlung“
sehr angemessen: Vorträge, Workshops,
Podiumsdiskussionen, Impulse und
Publi kumsgespräche, Posterpräsentatio-
nen und Konzerte wechselten einander
ab, wodurch das straffe Programm mit
wenig Ermüdung bestritten werden
konnte. Insgesamt hätte die erfrischende
und inspirierende Tagung deutlich mehr
Teilnehmerinnen und Teilnehmer ver-
dient. Bleibt zu hoffen, dass dies der Auf-
takt für eine dringend notwendige Theo-
riediskussion war, die die vielen Praxiser-
fahrungen auf dem zurzeit rasch wach-
senden Feld der Musikvermittlung aus-
wertet, begleitet und bald ihre Fortset-
zung findet.

ren, die mit dem Instrumentarium der
qualitativen Sozialforschung „Qualitäten
in der Musikvermittlung und Konzertpä-
dagogik“ untersucht. „Exchange – Die
Kunst, Musik zu vermitteln“, so der Titel,
konzentriert sich zwar nicht ausschließ-
lich auf Vermittlungsangebote neuer Mu-
sik, scheint aber in puncto Qualitätsfor-
schung im deutschsprachigen Raum zur-
zeit konkurrenzlos aufwändig und fun-
diert zu sein. 
Schlusspunkt der Tagung war eine von
Theo Geißler moderierte Diskussion über
die grundsätzliche „Funktion von Quali-
tätsforschung in Kunst, Pädagogik und
Kulturpolitik“. Auf dem Podium saßen
Lydia Grün, Elisabeth Gutjahr, Carsten
Hennig, Bojan Budisavljević und Helga
de la Motte-Haber. Mit gezielt platzierten
Stichen – allein rhetorisch eine Wonne –
wurde Letztere ihrem Ruf als Grande Da-
me einer Wissenschaftsauffassung ge-
recht, die über die Grenzen der eigenen
Disziplin meilenweit hinausblickt. Dane-
ben sah die Runde sonst eher blass aus.
Umso eindrücklicher konnte de la Mottes
Plädoyer für eine sich der Herkunft der

triebswirtschaftslehre als Heilswissen -
schaft dient, deren Deutungsmacht kaum
noch hinterfragt wird – eine Tendenz, die
seit Jahren in der pädagogischen For-
schung global zu beobachten ist.
Fast schien es, dass vor dem Hintergrund
dieser Thesen die Apologeten der auch in
der Musikpädagogik zurzeit eigentlich
tonangebenden empirischen Forschung
auf dem Parkett der Tagung nur noch
kleinlaut in Erscheinung traten. Über-
haupt fiel auf, dass die Praxisberichte die
Theoriebeiträge zur Qualitätsforschung
quantitativ weit überwogen – sicheres
Zeichen dafür, dass wasserdichte Unter-
suchungen dieser Art im Bereich Musik-
vermittlung noch weitgehend Desiderate
sind; ein Grund mehr allerdings für den
Bedarf und Besuch solcher inhaltlich
wichtigen Veranstaltungen, die übrigens
in diesem Fall von der Saarbrücker Schul-
musikerin Julia Weber glänzend vorberei-
tet und vorbildlich begleitet wurde. 
Noch fast druckfrisch und dramaturgisch
passend konnte Tobias Henn (Salzburg)
danach eine von ihm initiierte Studie
Constanze Wimmers (Wien) präsentie-

Stefan Roszak ist Klavier- und Cembalobauer, Schul-

musiker und wissenschaftlicher Mitarbeiter am Insti-

tut für Kunstdidaktik und ästhetische Erziehung im

Fachgebiet Musisch-Ästhetische Erziehung der Uni-

versität der Künste Berlin. Forschungs- und Arbeits-

schwerpunkte: ästhetische Bildung in der Kindheit,

Klangkunst, experimenteller Musikinstrumentenbau,

Improvisation und experimentelles Komponieren an

Schulen sowie im außerschulischen Bereich.

Beim  Workshop von Catherine Milliken
(Education-Programm der Berliner
 Philharmoniker)
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 Zentrum der Stadt integriert ist. Die Bi-
bliothek stand in den letzten Jahren unter
einer äußerst weitsichtigen und fachkun-
digen Leitung. Und unter dem Dach die-
ser Bibliothek gab es von Anfang an eine
sehr gute Musikabteilung, zu der nicht
nur die Grieg-Sammlung gehört, sondern
beispielsweise auch die Sammlung Ole
Bull.

Sie haben sich auch in Deutschland sehr

engagiert beispielsweise bei der Einrichtung

der Forschungsstelle zu Grieg, die inzwi-

schen an der Berliner Universität der Künste

angesiedelt ist. Ist diese Edvard-Grieg-For-

schungsstelle deutschlandweit die einzige?

Und wie sieht es in anderen Ländern mit der

Grieg-Forschung aus?

Bis zur Gründung der Bergener Institution
2011 war sie sogar weltweit das einzige
akademische Forschungsinstitut, das sich
mit Edvard Grieg befasste. Eine Grieg-
Forschung in anderen Ländern im Sinne
einer institutionalisierten Einrichtung
existiert nicht. In Österreich gibt es einige

ziplinär angelegt. Die Dokumentation ist
bereits durch die Verortung des Instituts
im Gebäude der öffentlichen Bibliothek
in Bergen gegeben, der Institution, die
die Grieg-Sammlung mit dem größten
Teil der Manuskripte von Grieg beher-
bergt. Griegs testamentarischer Wunsch
war es, dass alle seine Unterlagen – Ma-
nuskripte, Briefe, Bücher – an die öffent-
liche Bibliothek in Bergen gehen sollten
unter der Voraussetzung, dass diese sie
bewahre und der Allgemeinheit in Ber-
gen zugänglich mache. Dass wir unser
Forschungsinstitut im Hause dieser Bib -
liothek haben, ist natürlich eine geradezu
ideale Arbeitsvoraussetzung.

Haben die öffentlichen Bibliotheken in Nor -

wegen einen höheren Stellenwert als bei uns? 

Ja, die Bibliothek in Bergen ist in all ihren
Bereichen ein Vorzeigeobjekt, vorbildlich
ausgestattet, hat gerade in diesem Jahr
wieder einen neuen Anbau eröffnet, der
architektonisch sehr gelungen in das alte
traditionsreiche Gebäude mitten im

Herr Dinslage, Sie wurden gemeinsam mit

Professor Arvid Vollsnes von der Universität

Oslo im Oktober 2011 mit dem Aufbau des

„Zentrums für Grieg-Forschung“ an der Uni-

versität Bergen beauftragt. 

Neben Henrik Ibsen und Edvard Munch
hat nun auch Edvard Grieg seine Gleich-
berechtigung in Norwegen mit der
Gründung des Zentrums für Grieg-For-
schung zuerkannt bekommen. Bei der
Entwicklung und Planung des Zentrums
war mir ganz besonders wichtig, dass es
unter dem Dach der Universität angesie-
delt wurde, um so den akademischen An-
spruch eines Forschungsinstituts deutlich
zu machen, und dass wir junge Forscher
betreuen, ausbilden und auf ihrem Weg
begleiten. Ebenso wie das Zentrum für
Ibsen-Studien an der Universität Oslo
wollen auch wir ein nationaler und inter-
nationaler Knotenpunkt für Forschung,
Dokumentation und Unterricht sein, nur
mit etwas anderen Gewichtungen: For-
schung nicht nur ganz eng im musikhis-
torischen Sinne, sondern auch interdis-

Über Edvard Grieg heißt es, er habe Norwegen auf die „musikalische Welt-
karte“ gesetzt. Bis heute gilt er als der bedeutendste Komponist Norwe-
gens. In Griegs Kompositionen findet sich seine Liebe zur norwegischen
Volksmusik ebenso wie die europäische Musikkultur.  Patrick Dinslage be-
richtet über Edvard Grieg und das „Zentrum für Grieg-Forschung“.

Edvard Grieg – 
WELTBÜRGER der Musik

Christian Höppner im Gespräch mit Patrick Dinslage
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Grieg. Dann passierte aber diese unselige
Dreyfus-Affäre in Frankreich, die Grieg
zum Anlass nahm, weitere Konzerte in
Frankreich für eine ganze Zeit lang abzu-
lehnen. Er hat sich in dieser Angelegen-
heit mit offenen Briefen in der französi-
schen Presse politisch sehr engagiert. Das
hat ihm natürlich geschadet. Als er dann
doch nach vier Jahren, als der eklatante
Justizirrtum im zweimaligen Dreyfus-
Prozess einigermaßen aufgeklärt worden
war, wieder nach Frankreich kam, war
die öffentliche Meinung zunächst sehr
gespalten und er hat sich sehr bemühen
müssen, die Herzen der Franzosen wie-
der für sich zu gewinnen. 
Auch in England war er sehr beliebt. Die
englische Presse sprach in den Zeiten, in
denen Grieg des Öfteren nach England
gereist war, von einem regelrechten
Griegfieber. Und in Deutschland sowieso.
Er war ein norwegischer Komponist, der
– um es mal ein bisschen zu pointieren –
„deutsch“ komponiert hat. Er selbst hat
sich immer dagegen verwahrt. Ein böser

worden, dass Norwegen, das bis in die
sechziger Jahre des 20. Jahrhunderts ein
relativ armes Land war, durch die Erdöl-
funde zu einem der reichsten Länder der
Welt geworden ist. Was die Kultur an-
geht, da hat Grieg – ich glaube, es war
der norwegische Musikwissenschaftler
Nils Grinde, der diese schöne Formulie-
rung benutzt hat – Norwegen auf die
„musikalische Weltkarte“ gesetzt. Man
entdeckt immer wieder neue Aspekte, in-
wieweit Grieg einerseits durch seine Lie-
be zur norwegischen Volksmusik in sei-
ner norwegischen Kultur verhaftet ist
und wie er andererseits ein gleichberech-
tigter europäischer Komponist war, der
die europäische Musik in seinen Kompo-
sitionen verinnerlicht hat und insofern
eine Synthese aus norwegischen und mit-
teleuropäischen Musik-Tendenzen und 
-Traditionen herstellte. Ich denke, das
war vielleicht auch der Grund, weshalb
er vor allem auch in Frankreich so beliebt
war. Ravel hat einmal gesagt, in seiner
Musik gebe es keinen einzigen Takt ohne

Musikwissenschaftler, die sich mit Grieg
befasst haben, und natürlich im nordi-
schen Raum eine ganze Anzahl, die sich
mit nordeuropäischer Musik beschäftigen
– von Norwegen über Dänemark und
Schweden bis Finnland. Interessant ist
aber auch, dass sich in den USA mehrere
Musikwissenschaftler mit Grieg beschäf-
tigen. Sie sind schon gewissermaßen
Stammgäste bei unseren internationalen
Grieg-Kongressen, die wir alle zwei Jahre
veranstalten, sie halten uns die Treue und
beteiligen sich mit Beiträgen an den Kon-
gressen. 

Die UNESCO-Konvention zum Schutz der

Kulturellen Vielfalt hat als dritte Grundsäule

auch die Aufgabe, im jeweiligen Land – in

diesem Fall in Deutschland – einen Dialog

mit den Kulturen anderer Länder zu schaffen.

Wird Grieg als Botschafter Norwegens ver-

standen oder soll er einen interkulturellen Ef-

fekt, also Rückwirkungen auf die eigene Mu-

sik- und Kompositionslandschaft haben?  

Im letzten Jahr ist oft darauf hingewiesen

Patrick Dinslage 

ist promovierter Musikwissenschaftler und

Professor an der Universität der Künste Ber-

lin und an der Universität Bergen/Norwegen.

Er war sechs Jahre lang Vizepräsident der

Universität der Künste Berlin und Dekan der

Fakultät Musik, vier Jahre lang hatte er den

Vorsitz der Rektorenkonferenz der deut-

schen Mu sikhochschulen inne. Seit 2006 ist

er Leiter der Edvard-Grieg-Forschungsstelle

an der Universität der Künste Berlin und seit

Oktober 2011 Professor am Zentrum für

Grieg-Forschung der Universität Bergen.
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den, eine möglichst breite Hörerschaft zu er-

reichen? Also mit dem Anspruch einer Kultur

für alle? Ich komme darauf, weil er sagt: „Ich

möchte gerne, dass es eine öffentliche Bib -

liothek gibt, die einer breiten Schicht zugän-

gig ist“ – und dann diese Verbindung zur

Volksmusik …

Da muss ich ein bisschen auf Griegs so-
ziales Verhalten, seine soziale Haltung
eingehen. Im In- und Ausland hat er
mehrmals Benefiz-Konzerte oder Konzer-
te mit niedrigen Eintrittspreisen für Ar-
beiter gegeben und ist in Bergen oft im
Konzertsaal im Haus des Arbeitervereins
aufgetreten. Er hatte, um bei dem Begriff
„Kultur für alle“ zu bleiben, auf jeden
Fall diese Intention. Er hatte natürlich
auch den Anspruch, als europäischer
Komponist seine Gleichberechtigung zu
dokumentieren. Ein schönes Beispiel aus
der Kompositionsgeschichte ist die Tatsa-
che, dass Griegs dritte Violinsonate im
Jahr 1886 entstand. Das ist insoweit ein
interessantes Phänomen, als in diesem
Jahr an drei verschiedenen Orten in
Europa drei große Violinsonaten entstan-
den. Das waren die Brahms-Sonate op.
100 in A-Dur, die César-Franck-Sonate in
A-Dur und eben Griegs dritte Violinsona-
te op. 45 in c-Moll. Als ob es irgendwie
so etwas wie eine kulturelle europäische
Gesamtstimmung gegeben hätte, die an
drei verschiedenen entlegenen Punkten
in Europa drei große Werke hat entstehen
lassen. Das vielleicht zu seinem eigenen
Anspruch, „Kultur für alle“ zu schaffen,
aber auch eine Kultur im Sinne der euro-
päischen Kompositionsgeschichte. 

nini des Nordens, der Geiger Ole Bull. Er
verkehrte mit den Griegs und hat den
jungen Edvard in die Volksmusik einge-
führt.
Dann muss man noch einen weiteren As-
pekt betrachten: In Norwegen kam im
Zuge der nationalromantischen Strö-
mung auch so etwas wie Fremdenfeind-
lichkeit auf, um es einmal so drastisch zu
formulieren. Die norwegische Musiksze-
ne war wesentlich von Deutschen be-
herrscht. Alle besseren Organistenposten
waren in den Händen von deutschen
Musikern. Als Grieg nach seinem vierjäh-
rigen Studium in Deutschland 1862 nach
Norwegen zurückkam, fand er ein Nor-
wegen vor, das diesen deutschen Tenden-
zen zunehmend kritisch gegenüberstand
und seine eigene Musik wollte. Ich bin
überzeugt, dass diese politische Situation,
in der sich Grieg plötzlich wiederfand,
dafür verantwortlich war, dass er sich
zeitlebens negativ über seine Ausbil-
dungsstätte, das Leipziger Konservatori-
um äußerte. „Da hab’ ich ja gar nichts
gelernt“, war einer seiner bekannten Aus-
sprüche. Andererseits hat er einen seiner
Lehrer, Moritz Hauptmann, sehr verehrt.
Als er nach Norwegen zurückkam, um
dort als Komponist zu reüssieren, musste
er auf diese – ich sage es jetzt mal flapsig
– Welle aufspringen und „norwegisch“
komponieren und insofern kam es ihm
natürlich sehr zupass, dass er ein gutes
Verhältnis zur norwegischen Volksmusik
hatte. 

War seine Motivation, norwegisch zu kom-

ponieren, auch mit dem Anspruch verbun-

Musikkritiker hat einmal gesagt, Griegs
Musik sei ein in Seehundsfell gekleideter
Mendelssohn.

Wird Grieg als europäischer Komponist

wahrgenommen?

Das würde ich auf jeden Fall sagen. Ja,
Grieg spielte eine zentrale Rolle im euro-
päischen Musikleben, war mit vielen
Komponisten seiner Zeit wie Johannes
Brahms, Peter Tschaikowsky vernetzt und
befreundet.  

Wie ist das Gleichgewicht in Norwegen

zwischen den drei Großen, dem Schriftsteller

Ibsen, dem Maler Munch und dem Kompo-

nisten Grieg?

Ich würde sagen, sie sind jetzt gleichwer-
tig als die drei kulturellen Aushängeschil-
der für Norwegen in den jeweiligen künst -
lerischen Sparten zu betrachten. 

Welche Rolle können insgesamt Künstler,

aber auch speziell Grieg für die Identitätsfin-

dung und Bildung einer Bevölkerung spie-

len? Haben Sie den Eindruck, dass Grieg an

Bedeutung gewinnt, oder besteht die Gefahr,

dass eine Entkopplung von diesen Wurzeln

stattfindet?

Ich denke, Grieg wie auch Ibsen und
Munch sind im norwegischen Sinne
identitätsstiftend. Griegs Musik ist eigent-
lich von Anfang an von der norwegischen
Volksmusik nicht zu trennen. Er betont
das auch immer wieder und nennt in
diesem Zusammenhang seinen Freund
Rikard Nordraak, der ihm gewisserma-
ßen die Ohren für diese Art Musik geöff-
net hat. Und dann war da noch der Paga-

Edvard Grieg im Kreis seiner Freunde Grieg mit seiner Frau vor
seinem Haus Troldhaugen 

Edvard Grieg – kulturelles
Aushängeschild Norwegens
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Das „Akademistenprogramm“ wiederum
lädt fortgeschrittene Gesangsstudenten
oder Hochschulabsolventen ein, das Be-
rufsbild des Profichorsängers in einem
mehrmonatigen Praktikum aktiv kennen
zu lernen. 
Die Musikvermittlungsangebote des RIAS-
Kammerchors in ihrer ganzen Vielfalt
sind mittlerweile zum selbstverständ -
lichen Bestandteil der Arbeit geworden.
Auch wenn sich die Angebote hinsicht-
lich ihrer Intensität, ihrer Dauer und ih-
rer Zielgruppenspezifik unterscheiden,
dienen sie dennoch alle ein und demsel-
ben Zweck: Den Zugang zur Musik zu er-
möglichen und Interesse an ihr im Allge-
meinen und an der Arbeit eines Proficho-
res im Speziellen zu wecken und zu ver-
tiefen. Dabei erwächst dieses Engagement
nur teilweise dem Wunsch, sich neue Pub -
likumsschichten „heranzuziehen“. Viel-
mehr spiegelt es eine gesellschaftliche
Verantwortung wider, die sich aus der
Überzeugung speist, dass Bildung, auch
die musikalische, ein wesentlicher Schlüs -
sel zum Erhalt unserer einmaligen Kul-
turlandschaft ist. 
Der mancherorts von vermeintlich pfiffi-
gen Bürokraten in den Schulverwaltun-
gen gehegten Hoffnung, durch diese An-
gebote die Defizite im schulischen Mu-
sikunterricht kompensieren zu können,
muss jedoch entschieden eine Absage er-
teilt werden.

der Öffentlichkeit. Durch die Finanzie-
rung aus Steuermitteln und Rundfunk -
gebühren wuchs zudem auch die Verant-
wortung gegenüber der Gesellschaft, die
für ihren finanziellen Einsatz eine ent-
sprechende Gegenleistung erwarten durf-
te. Diese Gegenleistung bestand zunächst
vor allem darin, durch Konzerte zur
„musikalischen Grundversorgung“ bei-
zutragen, durch zunehmende Auftritte im
Ausland eine bedeutende Rolle als natio-
naler Kulturbotschafter einzunehmen
und durch Kompositionsaufträge zur Er-
weiterung des europäischen Kulturschatzes
beizutragen. Als die Erschließung neuer
Zielgruppen immer mehr in den Fokus
rückte, wurden pädagogische Projekte
auch für den RIAS-Kammerchor mehr
und mehr zu einem wichtigen Thema.
Sieben Jahre ist es her, dass auch der RIAS
Kammerchor sich erstmals zaghaft mit
dem Thema Musikvermittlung auseinan-
dersetzte. Zunächst als idealistische Initia-
tive einzelner Sänger ohne Anspruch auf
Kontinuität begonnen, sind im Laufe der
Jahre zahlreiche Programme unterschied-
lichsten Charakters entstanden. 
Während die „KlasseKlänge“ und „Schü-
ler im Konzert“ vor allem für Schüler der
Grund- und Mittelstufen entwickelt wur-
den, richten sich Angebote wie die Verga-
be von Einführungsveranstaltungen oder
die Schulchorpatenschaften an Jugend -
liche der Oberstufenjahrgänge.
Der dirigentische Spitzennachwuchs profi -
tiert vom „Dirigentenforum“. Dieses Pro-
gramm unter der Obhut des Deutschen
Mu sikrats geht zurück auf eine Initiative
von Hans-Christoph Rademann und Jörg-
Peter Weigle und ermöglicht jungen Diri-
genten die Arbeit mit Profiensembles. 

Der RIAS-Kammerchor, 1948 als
Chor des Rundfunks im amerikanischen
Sektor (RIAS) gegründet, wurde im Zuge
der deutschen Wiedervereinigung und
der Neustrukturierung der Berliner Ra-
diolandschaft mit den Kollegen des Deut-
schen Symphonie-Orchesters Berlin, des
Rundfunkchors Berlin und des Rund-
funksinfonie-Orchesters Berlin unter dem
Dach der Rundfunk-Orchester und 
-Chöre GmbH in eine neue Organisa -
tionsstruktur überführt. Die Träger dieser
„Rundfunkensemble-Holding“ sind seit-
dem nicht mehr allein die Rundfunk -
anstalten, sondern ebenso die Bundesre-
publik Deutschland und das Land Berlin.
Mit diesem strukturellen Wandel änderte
sich auch das Aufgabenprofil des Chors
grundlegend. An die Stelle der Rundfunk-
produktionen trat nun eine intensive, in-
ternationale Konzerttätigkeit. Dies führte
zu einer veränderten Wahrnehmung in

Noch vor zehn Jahren galten Initiativen
professioneller Orchester mit pädago-
gischen Zielsetzungen als etwas Exoti-
sches. Mittlerweile gehört es zum „gu-
ten Ton“, dass nahezu jedes öffentlich
geförderte Profiensemble, ob Chor
oder Orchester, sein eigenes Musikver-
mittlungsprogramm anbietet. Und das
ist auch gut so!   

Musikvermittlung mit dem RIAS Kammerchor  Bernhard Heß

Bernhard Heß studierte Schulmusik und Instrumen-

talpädagogik, managte Ensembles und war als Pro-

jektleiter für diverse Festivals tätig. Von 1998 bis 2005

leitete er als Stiftungsvorstand und Geschäftsführer

das Bach-Archiv Leipzig. Seit 2006 ist er Chordirek-

tor des RIAS Kammerchores und seit 2007 im Beirat

des Dirigentenforums des Deutschen Musikrats.

Wir nennen es
KlasseKlänge
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Für ein besonderes Filmprojekt schlossen
sich 2011 die Schulband „7Screams“, die
Tanzgruppe der Realschule sowie die
jüngsten Tänzer aus der Grundschule zu-
sammen. Ziel war ein moderner Musik -
videoclip nach eigenen Ideen. Auch hier
war der Weg das Ziel, erste Ideen wurden
abgewandelt oder ganz verworfen und
Ungewöhnliches ausprobiert, bis nach
einem halben Jahr alle filmisch gekonnt
in Szene gesetzt wurden. Die gemein-
schaftliche, kreative Arbeit stärkte zusätz-
lich die Schlüsselkompetenzen der Teil-
nehmer. Klaus Meine, Sänger der „Scorpi-
ons“ und selbst in Hainholz groß gewor-
den, besuchte die Nachwuchskünstler
und war beeindruckt: „Das sind wirklich
die ersten Anfänge, in denen sich junge
Leute für die Musik begeistern. Wo der
eine oder andere was in sich entdeckt,
von dem er bisher noch gar nichts ahnte.
Da werden Talente an die Oberfläche ge-
holt und eine Begeisterung geweckt, die
einen das ganze Leben begleiten kann.“
Die Hainhölzer schätzen die Vielfalt ihres
Stadtteils und nutzen sie für neue Ideen,
es bleibt also weiter spannend. Was 2006
als Modellprojekt begann, wird nun auch
auf weitere Bezirke übertragen. „Musik in
Stöcken“ steht bereits in den Startlöchern.
Eine lebendige Zusammenfassung bietet
das „Best of Musik in Hainholz“-Medien-
paket mit Dokumentationsfilm, Musikvi-
deoclip und Lieder-CD (s. www.musikin.
de). Das Video der Schulband 7Screams
„Die Welt“ ist auf YouTube zu sehen.

,

auf und erstellt mit ihnen gemeinsam die
Module. Diese werden von Tänzerinnen
und Tänzern und Musikerinnen und Mu-
sikern wie beispielsweise Greg „Big G“
Perrineau oder Rapper Spax betreut, sie
bringen ihre Sicht weise und Erfahrungen
aus dem Pro fi bereich mit ein. Das Spek-
trum der kontinuierlich fortlaufenden
Angebote reicht von musikalischer Früh-
erziehung über Ge sangs- und Instrumen-
talunterricht, Chor- und Band projekte bis
zu Bollywood- und Hip-Hop-Tanzkursen.
Durch die kooperative Arbeit mit allen
Einrichtungen vor Ort und Profis aus
dem Kulturbereich wird die Gemein-
schaft gefördert und letztlich das Zusam-
menleben nachhaltig verbessert. Ermög-
licht wird das umfangreiche Langzeitpro-
jekt durch eine gemeinsame Trägerschaft
der Bürgerstiftung, des MusikZentrums
und der Landeshauptstadt Hannover so wie
einer Vielzahl von weiteren Förderern. 
Musik ist der Kern des Projekts, alters-
und kulturübergreifend bringt sie Men-
schen zusammen. So unterschiedlich und
vielfältig die Menschen in Hainholz sind,
so abwechslungsreich ist auch die Musik,
die in ihren Kursen entsteht. Bei gemein-
samen Auftritten stehen beim ersten Hin-
hören die Volkslieder des Seniorenchors
im direkten Gegensatz zu den Liedern ei-
nes türkisch-griechischen Duos oder den
Rapsongs der Teenager. Doch das wech-
selhafte Kaleidoskop macht klar: Jeder
bringt sich und seine Sicht auf das Leben
mit viel Herzblut in die Lieder ein. Und
so entstehen aus den Gemeinsamkeiten
auch ungewöhnliche Kooperationspro-
jekte, das aktuellste verbindet Jugendliche
des Kinder- und Jugendhauses mit älte-
ren Menschen eines Chors.

Über 3 000 Kinder, Jugendliche und
Erwachsene aus Hannover-Hainholz tanz-
ten, sangen und musizierten in den ver-
gangenen sechs Jahren in den vielfältigen
Kursen des bundesweit einzigartigen Pro-
jekts – und es sollen mehr werden! Denn
nach Ende der offiziellen Projektlaufzeit
ist noch lange nicht Schluss: Die Angebote
werden ab 2012 von den Einrichtungen
im Stadtteil selbstständig weitergeführt. 
In dem durch Industrie geprägten Viertel
Hainholz leben rund 6 700 Menschen aus
über 80 verschiedenen Nationen. Da ge-
meinsame Foren und Treffpunkte rar sind,
fand ein gemeinschaftliches und kulturel-
les Leben früher nur selten statt. „Musik
in Hainholz“, zu gleichen Teilen Musik-,
Bildungs- und Sozialprojekt, entwickelt
in enger Zusammenarbeit mit den Kin-
dertagesstätten, Schulen, Kultur- und Ju-
gendeinrichtungen seit 2006 ein kultu-
relles Angebot vor Ort. Bedarfsorientierte
Musik- und Tanzkurse kommen der gro-
ßen Nachfrage entgegen. Statt lediglich
Defizite festzustellen, greift das Projekt
die Stärken und Wünsche der Hainhölzer

Ein Stadtteil musiziert
Zum Projekt „Musik in Hainholz“
Denise Kahlmann

Denise Kahlmann arbeitet als Kulturmanagerin im

MusikZentrum Hannover und mit den Freien Thea-

tern Hannovers zusammen. Musik ist ein elementarer

Bestandteil in ihrem Leben seit sie sechs ist.
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Das musikalische Gesundheitsprogramm
des UKE wurde im vergangenen Jahr er-
weitert. Seit dem zweijährigen Bestehen
des neu gebauten Foyers am 1. Februar
2011 spielen dort montags bis freitags
junge Pianisten der Hochschule für Mu-
sik und Theater Hamburg. Die Anschaf-
fung eines neuen Flügels wurde vom
Hamburger Mäzenatenehepaar Helmut
und Hannelore Greve unterstützt.
Damit alle Patienten an diesem Angebot
partizipieren können, wird das tägliche
Klavierspiel live in die Krankenzimmer
übertragen. Ermöglicht wurde diese Mu-
sikalisierung des Universitätskrankenhau-
ses Eppendorf in Zusammenarbeit mit
dem Career Center der Hamburger Mu-
sikhochschule.
Einige Höhepunkte von „Musik –
Mensch – Medizin“ gibt es jetzt auch auf
CD. In Kooperation mit der Hamburger
Volksbank und New Generation ist eine
CD mit Werken Wolfgang Amadeus Mo-
zarts und Robert Schumanns entstanden. 

Die Konzertreihe „Musik – Mensch –
Medizin“ geht im Universitätskranken-
haus Hamburg-Eppendorf 2012 in die
vierte Runde. Seit 2009 erklingen thema-
tisch ausgerichtete Konzerte im Neuen
Foyer des Krankenhauses für Patienten
und für auswärtige Besucher. Angefangen
hat es mit einem Konzert mit Musikern
der NDR-Bigband „Swing schafft
Schwung“, später folgten Themen wie
„Haydn hält jung“, „Mozart motiviert“,
gespielt vom Ärzte-Ensemble „Quartetto
Vasculare“, oder „Bach bringt Bewe-
gung“. Programmatisch eingeleitet wer-
den die Konzerte von Hermann Rauhe,
dem Initiator und Schirmherrn der Rei-
he.
Mit der Zeit wurde „Musik – Mensch –
Medizin“ zu einem Publikumsmagneten.
Durch Kooperationen mit dem NDR, der
Hochschule für Musik und Theater Ham-
burg und New Generation, einem Netz-
werk für Menschen ab 50, sind die Kon-
zerte kostenfrei. Gefäßchirurg Sebastian
Debus vom Universitätsklinikum gestaltet
die Reihe musikalisch.

Musik – Mensch – Medizin

Konzertreihe im Foyer 
des Universitätsklinikums
 Hamburg-Eppendorf  
Peter Rümenapp

Das Programm von „Musik –
Mensch – Medizin“ der nächsten
Monate:

9. Februar 2012, 18.30 Uhr: Jazz –
Swing schafft Schwung
10. Mai 2012, 18.30 Uhr: Mozart –
Musik zum Meditieren
6. September 2012, 18.30 Uhr:
Brahms bewegt
8. November 2012, 18.30 Uhr: Grieg
ganz gefühlvoll

Weitere Infos unter:
www.musikmenschmedizin.de

Peter Rümenapp ist promovierter Musikwissen-

schaftler und Kulturmanager. Er ist Chefredakteur der

Zeitschrift NEW, die in Hamburg erscheint. Daneben

freie Vortragstätigkeit, regelmäßige Beiträge für Zeit-

schriften und Rundfunk.
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Einrichtungen aus der Verarbeitung des
kulturellen Wandels. Wer auf Texte über
„kulturellen Wandel“ trifft, wird meist
mit einer Veränderung von Werthaltun-
gen konfrontiert. So sprechen Trendfor-
scher und Kultursoziologen von einem
Trend hin zum Hedonistischen. Das dazu
passende Gesellschaftsmodell unterschei-
det Milieus und Lebensstilgruppen, die
sich zwar auch durch ihre jeweiligen
ökonomischen Ressourcen, aber eben
auch durch ihre ästhetischen Präferenzen
unterscheiden. 

Kultur als Politik
Und hier beginnt ein in der Kulturpolitik
bislang kaum bearbeitetes Problem. Denn
die Verschiebung der Präferenzen meint
nicht, dass nunmehr Mozart mehr als
Bach, Schiller mehr als Goethe oder Benn
mehr als Musil geschätzt wird. All dies
ließe sich leicht durch eine Umstellung
im Angebot noch bewältigen. Es handelt
sich vielmehr darum, dass all die ge-
nannten – man mag sie durchaus als Re-
präsentanten einer „Hochkultur“ be-
zeichnen – in einem Kampf um Auf-
merksamkeit den Kürzeren ziehen gegen-
über Angeboten der populären Kultur. Ei-
gentlich weiß man dies schon länger. Ob

es selbst Wandlungsprozessen unterwor-
fen ist. So produzieren Wissenschaften
ununterbrochen neue Erkenntnisse und
Verfahren, die nicht nur Deutung sind,
sondern die ganz handfest in die Ent-
wicklung der Produktion, des Sozialen,
der Technik oder der Politik eingreifen. 
So hat das Kultursystem schon eine Men-
ge damit zu tun, die eigenen Entwicklun-
gen zu verarbeiten: Eingriffe in den Gen-
pool, soziale Folgen des technischen
Fortschritts, Bewertung der neuen Kom-
munikationsmedien etc. Zugleich müssen
Eingriffe in das System selbst verarbeitet
werden: Wenn im Rahmen des Bologna-
Prozesses erneut eine Welle kultur- und
wissenschaftsfeindlichen Denkens in das
Wissenschaftssystem mit gravierenden
Folgen für den Ablauf von Forschung
und Lehre und das Angebot wissenschaft-
licher Disziplinen zu verarbeiten ist,
bleibt das nicht ohne Folgen für die
 Reflexionskompetenz des Systems. Es
scheint, als ob man der Gesellschaft sys-
tematisch diese Möglichkeit der Selbst -
reflexion entziehen will. 
Allerdings hat das Kultursystem auch viel
mit durchaus selbstproduzierten blinden
Flecken zu tun. Eines der Probleme ergibt
sich für das System der Künste und ihrer

Der amerikanische Kultursoziologe
Richard Sennett hat in zahlreichen Bü-
chern eher melancholisch als kämpfe-
risch die oben angesprochenen, oft
scheiternden Anpassungserfordernisse
beschrieben. Andere waren in ihrer Kritik
härter: Seit Rousseaus Preisschrift, dass
die neuen Wissenschaften nichts zur Bes-
serung des Lebens beigetragen hätten,
reißt die harte Kritik an der Moderne
nicht ab. Selbst Theoretiker wie Karl
Marx, die im Grundsatz Veränderung
wollen, waren mit der dann erfolgten
Veränderung nicht zufrieden. Andere wie
Friedrich Nietzsche sahen nur noch Ver-
fall. 

Das „System“ Kultur
Es gab und gibt eine Modernekritik von
rechts und von links mit jeweils höchst
unterschiedlichen politischen Visionen.
Gerade das System der Kultur – hier in
einer soziologischen Sichtweise die Wis-
senschaften, die Religionen, die Künste –
reagiert auf diesen Wandel, versucht ihn
zu verstehen, versucht, den Menschen
Orientierungshilfe in einer zunehmend
unüberschaubaren Welt zu geben. Das ist
die Funktion des Kultursystems, die aus-
zuüben auch deshalb schwierig ist, weil
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Dass Wandel und Moderne zusammengehören, ist wahrlich keine neue Erkenntnis.
Wandel heißt Veränderung: Die einen sehen darin einen Fortschritt hin zu Besserem,
andere wehren sich gegen den Verlust an Traditionen, sehen Verfall und Nieder-
gang. Steuern lässt sich Wandel nur in Grenzen. Schwierig ist dabei nicht nur die
Möglichkeit unterschiedlicher Bewertungen, schwierig ist auch, dass der Wandel in
unterschiedlichen Gesellschaftsfeldern ungleichzeitig und mit unterschiedlicher
Geschwindigkeit geschieht. In jedem Fall ist es der Einzelne, der diese Wandlungs-
prozesse leben muss. Auch dies war immer schon Anlass für eine Kritik an der
 Moderne: Die Belastungen des Einzelnen, der die Folgen der Modernisierungsprozesse
kaum ertragen kann. 

Der kulturelle WANDEL
und die  

Der Slogan „Kultur für alle“ hat nicht
an Relevanz verloren  Max Fuchs
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 Kulturpolitik

Jugendkulturbarometer oder Nutzer -
 studien verschiedener Einrichtun-
gen: Alle Studien belegen diesen
Trend. Interessant ist an dieser Stelle
ein Blick ins Ausland. So gibt es seit
Längerem umfangreiche offizielle,
vom jeweiligen Kultur- oder Erzie-
hungsministerium finanzierte Stu-
dien zu kulturellen Präferenzen
der französischen Bevölkerung,
in denen sorgsam solche Ten-
denzen erfasst werden. 

Bourdieu …
Diese Form empiri-
scher Kultursoziolo-
gie hat dabei in
Frankreich spätes-
tens seit den epo-
chalen Studien von
Pierre Bourdieu eine
gute Tradition. Auch des-
sen Ergebnisse, obwohl in-
zwischen seit 35 Jahren be-
kannt, werden hierzulande
kaum zur Kenntnis genom-
men. Vielleicht sind sie allzu
revolutionär. Denn seine
zentrale und immer
wieder belegte Er-

Übermächtige Heroen der
Hochkultur – aber nur durch

 öffentliche Kulturausgaben

©
 F

ra
nk

 H
au

b



52 musik und politik

1/12

nicht, so Lahire,4 greifen Jugendliche auf
traditionelle Wertbestände zurück (anti-
schulische Werte, „Familienehre“ etc.).
Man merkt, dass hier die Grundlage für
erhebliche soziale Konflikte angespro-
chen wird. Eine weitere Frage ist die
nach der Wertigkeit unterschiedlicher
Präferenzen. Offensichtlich fördert die
Kulturpolitik unterschiedliche Präferen-
zen überhaupt nicht gleich, sondern fa-
vorisiert sehr klar eine (hegemoniale)
Hochkultur. In Frankreich deckt sich dies
durchaus mit einem bestimmten unver-
stellten Verständnis eines starken Staates
und „seiner“ tragenden Kultur. In Deutsch -
land lässt sich diese Ungleichwertigkeit
sehr viel schwerer legitimieren. Dazu
kommt, dass die Abstimmung mit den
Füßen durchaus Ergebnisse zeigt, die auf
Dauer ein erhebliches Legitimationsprob -
lem für diese Art der Verteilung öffentli-
cher Kulturausgaben mit sich bringt. 

Kultur als Bildung
Es werden also entweder neue Anstren-
gungen nötig werden, gute Gründe für
diese Ausrichtung zu finden, oder es wird
erhebliche Veränderungen im Kultursys-
tem geben müssen. Zumindest muss man
sich kritisch mit einigen Argumenten
auseinandersetzen. Zurzeit en vogue ist
eine Argumentation mit Bildungswirkun-
gen der Künste. Hierbei ist es jedoch bis-
lang unbewiesen, vermutlich sogar uner-
forscht, ob und wie sich unterschiedliche
ästhetische Qualitäten auf die Bildung der
Akteure auswirken. Glaubt man zudem
den Studien des Kunsttheoretikers Ri-
chard Shusterman,5 ist es ohnehin
schwer, zu einem begründeten Urteil da-
rüber zu kommen, dass es relevante Qua-
litätsunterschiede gibt – auch wenn dies
den Liebhaber exponierter Künste er-
schüttern mag. 

schaffen es offenbar, Michael Jackson und
Bach, Comics und Goethe gleichzeitig zu
mögen. 
Der kulturelle Kampf zwischen Gruppen
wird „intraindividuell“ in den Einzelnen
verlagert. Lahire erklärt dies damit, dass
jeder von uns in sehr unterschiedlichen
Kontexten lebt, in denen jeweils sehr ver-
schiedene kulturelle Präferenzen vorherr-
schen: Die kulturelle Ausdifferenzierung
der Gesellschaft hat eine multikulturelle
Disposition eines Einzelnen zur Folge.
Doch was bedeutet dies? Als erstes ergibt
sich daraus eine Anforderung für den
Einzelnen selbst. Stimmt es, dass ein ge-
wisses Maß an Kohärenz im eigenen men -
talen Haushalt nötig ist (so der Sozial -
psychologe H. Keupp), dann stellt eine
Ansammlung widersprüchlicher Präfe-
renzen eine erhebliche Integrationsaufga-
be für das Selbst dar. 
Der Einzelne und die Gesellschaft haben
also offenbar beide das Problem, in einer
anwachsenden Vielfalt ein Gemeinsames
zu finden. Gelingt dies nicht, hat der Ein-
zelne mit erheblichen Identitätsproble-
men zu tun und die Gesellschaft zeigt pa-
thologische Erscheinungen der Desinteg -
ration. Gelingt es zu gut, versucht man zu
viel Vereinheitlichung, wird der Einzelne
unfähig, die Vielfalt seiner sozialen Um-
gebung zu realisieren und es werden in
der Gesellschaft Zwangsmaßnahmen nö-
tig, Vielfalt zu unterdrücken („Leitkul-
tur“). Der Einzelne hat zudem die (Ent-
wicklungs-)Aufgabe, handlungsfähig in
heterogenen Sozialisationskontexten wer-
den zu müssen. 
Dies gilt speziell für Bildungseinrichtun-
gen und dies vor allem dann, wenn Kin-
der aus unterbürgerlichen Schichten mit
einem „legitimen“ (so Bourdieu), also
hochkulturellen Bildungskanon in der
Schule konfrontiert werden. Gelingt dies

kenntnis lässt sich knapp so zusammen-
fassen: Sage mir, was du kulturell tust,
und ich nenne dir deinen Platz in der Ge-
sellschaft. Die „feinen Unterschiede“ (so
der Titel seines Hauptwerks) zwischen äs-
thetischen Präferenzen haben enorme so-
ziale und politische Auswirkungen. Der
Kampf um kulturelle Distinktion ist ein
Kampf um politische Teilhabe. 

… und seine Rezeption
Dass dies in Frankreich nicht nur wahr-
genommen, sondern auch akzeptiert
wird, hat vielleicht damit zu tun, dass
dort der Staat sehr viel ungenierter Kultur
als Mittel der Machterhaltung und der so-
zialen Stabilisierung und Integration ver-
steht.1 Man bekennt sich zur französi-
schen „Leitkultur“ – national und inter-
national – ohne schlechtes Gewissen. In
Deutschland gibt es zwar auch immer
wieder ähnliche Versuche, doch ist deren
Erfolg immer in Frage gestellt: durch die
Pluralität des Föderalismus, durch die
Scheu vor allzu viel Kulturzentralismus
und vor allem einer zu eindeutigen staat-
lichen Bevormundung in Sachen Kultur,
durch die quasireligiösen Diskurse über
Kunstautonomie.2

Diese schon traditionsreiche Diskurslinie
von Bourdieu erhält durch neuere For-
schungen weiteren Zündstoff. So liegt
nunmehr eine umfangreiche Studie vor,3

die Bourdieus Ergebnisse an einer ent-
scheidenden Stelle ergänzen: Makro -
soziologisch unterscheiden sich soziale
Gruppen durch ihre spezifische Kultur,
das war der Ausgangspunkt. In aufwändi-
gen Studien wurde nunmehr gezeigt, was
wir im Alltag fast als selbstverständlich
erleben: In jedem Einzelnen finden sich
nicht nur verschiedene, sondern auch ge-
legentlich höchst widersprüchliche kul-
turelle Präferenzen. Moderne Menschen

Im Kampf um Aufmerk-
samkeit zieht Hochkultur

gegenüber populärer Kultur
den Kürzeren
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Anspruch erhalten, hier vielleicht sogar
besser noch als Wissenschaften und Phi-
losophie ein Reflexions- und Orientie-
rungsmedium zu sein. Wie führt der
Mensch ein gutes Leben angesichts von
Umständen, die diesem entgegenstehen? 
Eine Zeit des Epochenumbruchs erleben
wir heute auch. Es gibt auch viele Ver -
suche, die „typische“ Generationsgestalt
 literarisch zu erfassen: Die Baby-Boomer,
die Generation Golf, die karriereorien-
tierten Single-Typen: Sind sie die neuen
Eliten, die die bildungsbürgerlichen
Schichten mit ihrem Anspruch auf kultu-
relle Hegemonie abgelöst haben – dann
wäre es schlecht um die Zukunft der Kul-
tureinrichtungen bestellt, die das huma-
nistische und heroische bürgerliche Sub-
jekt feiern. Angebote zur Sinnstiftung
gibt es ebenfalls zu genüge. Doch hat die
Kommerzialisierung des Lebens auch da-
raus längst ein Geschäft gemacht. Eine
Chance für die Künste? Ich denke: ja.
Doch gerade dann hat der klassische Slo-
gan einer „Kultur für alle“ nicht an Rele-
vanz verloren. Denn diese Möglichkeit
 einer Orientierung muss für alle bereit-
gestellt werden. Zumindest für den öf-
fentlich finanzierten Kulturbereich ist
dies eine Bringschuld.

1 Marc Fumaroli: L’état culturel, Paris 1992.

2 Max Fuchs: Kunst als kulturelle Praxis, Remscheid

2011.

3 Bernard Lahire: La culture des individus, Paris

2006.

4 ebd., S. 694.

5 Richard Shusterman: Kunst leben. Die Ästhetik des

Pragmatismus, Frankfurt/Main1995.

6 u. a. der Erziehungswissenschaftler Thomas Ziehe.

„Leitkultur“ und dem Leben der nach-
wachsenden Generation noch vergrößert
– zu Lasten der Schule und der Lehrerin-
nen und Lehrer, die diese Diskrepanz
dann aushalten müssen –, ist fraglich. 
Im Hinblick auf das Kulturpublikum
würde das die deutliche Unterrepräsen-
tanz der Jugend erklären. Was geschieht
aber in einer Gesellschaft, in der auf-
grund des demografischen Wandels der
Anteil der weiterhin stimmberechtigten,
aber aus dem Produktionsprozess ausge-
schiedenen Menschen ihre kulturellen
Präferenzen durchsetzen und dies immer
mehr in einem Gegensatz zu denjenigen
gerät, die aktuell den gesellschaftlichen
Reichtum produzieren, aber politisch in
der Minderheit sind? Die Kultureinrich-
tungen bleiben weiterhin gut besucht,
werden aber von denjenigen finanziert,
die sich dort kaum noch mit ihren Inte-
ressen berücksichtigt finden. Es war da-
her schon bemerkenswert, dass eine en-
gagierte Theaterleiterin in Frankfurt das
Durchschnittsalter der Besucher auf 40
Jahre absenken konnte. Doch bemerkens-
wert ist dies, weil es offenbar eine Aus-
nahme ist. 

Kultur als Orientierung
Dabei braucht die Gesellschaft, braucht
jeder Einzelne Hilfe und Unterstützung
bei seiner Suche nach Orientierung, die
letztlich eine Suche nach dem individuel-
len Sinn seines Lebens ist. Denn der zu
verarbeitende „Wertewandel“ heißt zum
einen Veränderung der Anforderungen an
den Einzelnen, um sich in der sich verän-
dernden Welt souverän bewegen zu kön-
nen. Es bedeutet aber auch, sich nicht
nur anzupassen, sondern eigene Normen
und Werte zu finden, nach denen zu
richten es sich lohnt. Dieses Problem ist
natürlich nicht neu. Man kann es gerade-
zu in den Mittelpunkt einer jeglichen Er-
kenntnissuche des Menschen in Philoso-
phie, Wissenschaften und in den Künsten
stellen. Gerade die Literatur – und dann
auch das Theater – hat mit ihrem diskur-
siven Medium der Sprache zu Recht den

Auch in Hinblick auf die Kulturfunktion
der Selbstreflexion der Gesellschaft durch
Kunst sind Zweifel anzumelden. Zweifel-
los lässt sich eine solche Funktion bele-
gen. Doch inwieweit kann man von „Ge-
sellschaft“ sprechen, wenn nur ein klei-
ner, wenn auch stabiler Teil das Kultur -
publikum bildet? Welche Auswirkung hat
dies auf das öffentliche Bewusstsein? Ab-
hilfe schaffen hier nur solche Initiativen,
die die klassischen Kultureinrichtungen
wieder in das Zentrum des Diskurses –
etwa bei der neuen Debatte über das
Stadttheater und seine Rolle in der Stadt –
bringen (ein gutes Beispiel ist Freiburg). 
Noch völlig ungeklärt ist der gesellschaft-
liche und vor allem staatliche Umgang
mit der Kulturellen Vielfalt in der Bevöl-
kerung. Die Schule pflegt ihren traditio-
nellen Kanon, bei dem sich aktuell Schü-
lerinnen und Schüler mit Goethes Iphige-
nie oder Bachs Matthäus-Passion auseinan-
dersetzen sollen. Es ist jedem, dem dieser
Textkorpus nicht mehr gegenwärtig ist,
anzuraten, sich eine Zeitlang darin zu
vertiefen und sich die Frage nach Ziel
und Wirkung zu stellen.
Ein weiteres Problem könnte darin beste-
hen, dass die Kluft zwischen den Genera-
tionen wächst. Denn der oben angespro-
chene Wertewandel hat eine unterschied-
liche Dynamik – je nach Lebensstilgrup-
pe und Milieu. Legt man die bekannte
 Sinusstudie zugrunde, so bemerkt man,
dass die Milieus umso jünger werden, je
stärker die Werteorientierung postmoder-
ne Züge erhält. Auch Kulturkämpfe treten
dort häufiger auf, wo man sich ohne
Prob leme aus dem kulturellen Gemischt-
warenladen bedient. Und dies ist bei Jün-
geren häufiger der Fall als bei Älteren. 
Jedenfalls vermuten dies eine Reihe von
Autoren, die sich mit den kulturellen Prä-
ferenzen der Jugendlichen befassen:6 Diese
freie Kulturwahl führt zu einem Abbruch
kultureller Traditionen und Gemeinsam-
keiten. Ob dies durch eine entsprechende
Lektürewahl in der Schule wieder repa-
riert werden kann oder ob sich die Kluft
zwischen der schulischen offiziellen

Max Fuchs, studierter Mathematiker, Wirtschafts-

und Erziehungswissenschaftler sowie Soziologe, ist

Direktor der Akademie Remscheid, Präsident des

Deutschen Kulturrates, Ehrenvorsitzender der Bun-

desvereinigung Kulturelle Kinder- und Jugendbildung

und Vorsitzender des Instituts für Bildung und Kultur.

Er ist Professor für Kulturarbeit an den Universitäten

Duisburg-Essen und Basel.
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Die Ausstellung ist ein Kooperations-
projekt zwischen zwei niedersächsischen
Institutionen: der Herzog August Biblio-
thek Wolfenbüttel, einer Forschungs- und
Studienstätte, in der es um Bücher geht,
und der Hochschule für Musik, Theater
und Medien Hannover, einer künstlerisch-
wissenschaftlichen Hochschule, in der es
um Klänge geht: In der Wolfenbütteler
Bibliothek trägt man Verantwortung für
die aus Gründen von höfischer Repräsen-
tation, Gedächtnisstiftung und Studienin-
teressen gesammelten Texte, in der Hanno -
veraner Hochschule ist man zu allererst
der ästhetischen Gegenwart von Musik
verpflichtet. In der Bibliothek findet sich
das dauerhaft in Büchern Aufgeschriebene,
in der Hochschule dreht sich alles um das
rasche Verklingen aufgeführter Musik – die
Aufgabenverteilung bezüglich des Ewigen
und des Verklingenden scheint klar verteilt
zwischen diesen beiden Institutionen. Hier
das Ewige, dort das Verklingende. Aber,
und damit greife ich einen Gedanken von
Helwig Schmidt-Glintzer auf, den er im
Vorwort zum Ausstellungskatalog sehr ein -
drücklich ausführt, ist das nicht zu kurz
gedacht? Ist nicht das Klingende letztlich
das, was ewig bleiben wird, während die
Schrift im Buch vergänglich ist? Denn was
ist, wenn das Buch nicht gelesen wird,
weil niemand mehr nach ihm fragt, oder
wenn niemand mehr die Schrift im Buch
lesen kann? So abgelegen ist der Gedan-
ke, die Schrift könne nicht mehr lesbar
sein, leider nicht: In der Ausstellung geht
es um Musik zwischen 800 und 1800;
die Musik der ersten sieben Jahrhunderte
dieses Zeitraums ist nicht einmal mehr
für die Studierenden der Musikhochschule
ad hoc lesbar und nur wenige von ihnen
lernen, alte Notationen zu lesen.   
Die Kooperation zweier Institutionen mit
so verschiedenen Aufgabenstellungen und
dementsprechend verschiedenen Perspek -
tiven auf die Kulturgeschichte Europas setzt
Kräfte frei, zieht neue Sichtachsen und
führt zu neuen Fragestellungen und Ein-
sichten. Eine nur musikwissenschaftlich
ge dachte Ausstellung hätte wie eine nur

Für jeden, der in die Herzog August Bibliothek Wolfenbüttel kommt, ist klar, dass
der Weg in ein wunderbares Schatz haus voller Bücher führt. Aber es ist auch der
Eintritt in eine Welt von Klängen: Schritte man die Buchreihen dieser Bibliothek ab
und hielte bei den Büchern inne, in denen Klänge verborgen sind, könnte man Ta-
ge, Wochen verweilen, um sämtliche Musik zu hören, von der hier Noten zu finden
sind, über die hier in Texten berichtet wird, die hier auf Bildern gezeigt wird. Man
würde dabei hörend weite europäische Klangräume durchmessen und zum Teil
fremden, zum Teil vergessenen historischen Klangsphären begegnen. Es ist ein Ziel
der Ausstellung „verklingend und ewig“, sehend, lesend und hörend Einlass in die-
se Sphären zu gewähren und die Wahrnehmung darauf zu lenken, dass die Herzog
August Bibliothek Wolfenbüttel auch ein Ort verborgener Klänge ist. 

Verklingend 
und ewig
Tausend Jahre Musikgedächtnis 800-1800 – eine Ausstellungs-
kooperation der Herzog August Bibliothek Wolfenbüttel und 
der Hochschule für Musik, Theater und Medien Hannover   
Susanne Rode-Breymann
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schaftlich forscht, desto unfassbarer ist
die Menge des Weggeworfenen, des Ver-
gessenen. Wir verständigen uns über das
Sammeln, kaum über das Wegwerfen,
weder über das Weggeworfene selbst
noch über die Kriterien des Wegwerfens,
das nicht so sehr eine Frage der Qualität
des Komponierten, sondern eher eine der
kulturellen „Passgröße“ ist.

Die Kraft des Wiederfindens
Einen Bestand Stück für Stück zu sichten,
ist von großer Faszinationskraft: Man findet
vieles, von dem man nichts wusste – eben
das Verborgene, Vergessene. Plötzlich schaut
man nicht mit dem segmentierten Blick,
der mit den disziplinären Wissensordnun -
gen einhergeht, sondern richtet den Blick
auf ein Ganzes von Tradierung und wird
dabei gewahr, wie neue Einsichten spru-
deln. Der wunderbare Kupferplattendruck
von Peetrinus, eine ganze Ausstellungs-
sektion, nämlich die Akteursnetzwerke, die
auf der CD zur Ausstellung eingespiel ten
Werke – all das gehört zum Wiedergefun-
denen. Im Wiederfinden liegt eine große
Kraft für die Kultur der Zukunft, denn
Wiederfinden verändert tradierte Annah-
men und historiografische Konstruktio-
nen. Es ermutigt zu weniger segmentie-
rendem Denken sowie zu Veränderungen
übernommener Wissensordnungen. 

zueinander. Die Materialisierung von Mu-
sik im Chorbuch, im Stimmbuch, in der
Partitur ist ein Erinnerungsbehelf, eine
Schriftform, die den Erfordernissen der
Aufführung geschuldet ist, und je einge-
übter eine musikalische Praxis ist, desto
weniger muss aufgeschrieben werden. 
D. h. umgekehrt, dass das Notierte in die-
sem in der Ausstellung in den Blick ge-
nommenen Jahrtausend oft nicht mehr
als eine knappe Skizze ist, die von den
mit den Usancen vertrauten Musikern
früherer Jahrhunderte umgesetzt werden
konnte, die heute aber mehr oder weni-
ger große Rätsel aufgibt: Man denke nur
an die Problematik von konkreten Tonhö-
hen oder Rhythmen der Neumen oder an
die Frage der Instrumentierungen und
Tempi im Musiktheater des frühen 17.
Jahrhunderts. 
Und noch in einer zweiten Hinsicht wird
man angesichts der Quellendurchsicht
des Fragmentarischen inne, denn was
schrieben frühere Kulturen auf? Vielfach
wissen wir nur noch, dass zu großen re-
präsentativen Ereignissen Musik aufge-
führt wurde, aber wir kennen diese Mu-
sik nicht, weil sie so sehr Gebrauchsmu-
sik war, dass sie niemals gedruckt wurde
und die handschriftlichen Aufführungs-
materialien achtlos zur Seite gelegt wur-
den. Archivierend gingen die Nachgebo-
renen oft wenig sorgsam mit funktiona-
ler Musik um, für die sie keine praktische
Verwendung mehr hatten.

Das Flüchtige und das Vergessene
Von der Flüchtigkeit des Klangs war be-
reits die Rede. Vertieft in den musikbezo-
genen Bestand der Herzog August Biblio-
thek Wolfenbüttel springt darüber hinaus
noch ein zweiter Aspekt von Flüchtigkeit
ins Auge: Ändern sich musikbezogene
Praxisformen, findet sehr vieles keinen
angemessenen Ort mehr. Wo etwa haben
im heutigen Konzertleben Funeralmusi-
ken und andere Gelegenheitskompositio-
nen ihren Ort, die in früheren Jahrhun-
derten mit großem Aufwand gedruckt
wurden? Je länger man musikwissen-

buchwissenschaftlich gedachte zweifellos
anderes aus dem Musikalien-Bestand der
Herzog August Bibliothek gezeigt. Musik-
wissenschaftlerinnen und -wissenschaft-
ler hätten, kanon- und werkorientiert und
mit der Schere großer Komponistenna-
men im Kopf, die diesbezüglichen High-
lights aus dem Schatzhaus Herzog August
Bibliothek ausgewählt. Die Buchwissen-
schaft wäre ebenso ihren disziplinären
Wichtigkeiten gefolgt, wobei es mir
nicht zusteht, für dieses Fach die selbst-
kritische Verortung vorzunehmen.
Treten aber diese beiden Disziplinen in ei-
nen Dialog, kommen neue Fragen ins
Blickfeld – konkret für diese Ausstellung
die Frage nach dem Miteinander zwi-
schen Buch und Klang: Das Klingende
wird in Büchern welcher Form auch im-
mer aufgeschrieben oder gedruckt, das
Aufgeschriebene oder Gedruckte ist
Grundlage von Aufführungen von Musik
– es geht um einen letztlich sehr schlich-
ten Tatbestand: das Hin und Her zwischen
Klang und Text, zwischen Text und Klang.
Welche Vielfalt dabei entstand, das zeigt
die Ausstellung, und sie führt heran an die
Unwägbarkeiten, von der die Verschriftli-
chung von Klang ebenso begleitet war
wie die musizierende Lektüre von Nota-
tionen es bis heute ist. 
Mit dieser Ausstellungsidee ging einher,
dass nicht der von der Geschichtsschrei-
bung verbürgte Wert der Quellen die
Sichtung und Auswahl möglicher Expo-
nate leitete. Vielmehr stand der auf jedem
einzelnen Stück gleichermaßen ruhende
Blick im Vordergrund, der sich von der An -
mutungsqualität der Musikalien und mu-
sikbezogenen Bücher in Bann ziehen ließ.
Dabei wurde zuvor nicht Gesehenes sicht -
bar und zuvor nicht Gedachtes trat ins Be -
wusstsein. Aus der an Denkanstößen rei-
chen Werkstatt, in der die Ausstellung ent -
stand, seien drei Überlegungen fokussiert:

Das Fragmentarische 
des Aufgeschriebenen
Aufschreiben und Aufführen von Musik
stehen in einem engen Wechselverhältnis

Susanne Rode-Breymann, Präsidentin der Hoch-

schule für Musik, Theater und Medien Hannover, stu-

dierte Alte Musik sowie Musikwissenschaft, Kunstge-

schichte und Literaturwissenschaft und habilitierte

1996 in Hannover. Nach Lehrtätigkeiten u. a. in Bonn

und Köln nahm sie 2004 den Ruf auf die Professur für

Historische Musikwissenschaft an der Hochschule in

Hannover an und gründete dort 2006 das Forschungs -
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links: die Augusteerhalle in der Herzog 
August Bibliothek, Wolfenbüttel (Foto: HAB)

rechts: einer der Schätze der Ausstellung: Initiale aus der
Notre-Dame-Handschrift W2 (13. Jahrhundert)
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der Einstellung der Pädagogen, ihren Fä-
higkeiten und den schulischen Rahmen-
bedingungen. 
Die Studie belegt, dass Herr Schulte eine
Ausnahmeerscheinung ist und die Fähig-
keiten der Befragten sich im Bereich der
Medienpädagogik auf einem alarmierend
niedrigen Stand befinden. „Meine eigene
Ausbildung zu dem Thema ist auf einem
Minimum“, stellt ein älterer Befragter fest.
Selbst bei einer 24-jährigen Lehrerin kam
das Thema im Studium lediglich „am Ran-
de vor“. Gleichzeitig vertreten die Befrag-
ten der Studie einstimmig die Auffassung,
dass eine wirksame Medienpädagogik in
großen Teilen von den Fähigkeiten der
Lehrer abhängt: „Wenn es darum geht,
Medien zu verwenden, ist es tatsächlich
wichtig, ob man in der Lage ist, damit
umzugehen“, so ein 32-jähriger Lehrer.
An diesen Fähigkeiten mangelt es unse-
rem Herrn Schulte aber nicht. Medien -
pädagogik wurde in seinem Studium aus-
führlich behandelt. Dass er den Wert von
kreativen Gütern bisher nicht thematisiert
hat, kann laut der Studie aus Hannover
auch mit seiner Einstellung zusammen-
hängen. Hierzu zählen die Forscher unter
anderem die Einschätzung der Pädago-
gen, ob ihre Schützlinge die wirtschaftli-
chen Zusammenhänge von Medien über-
haupt nachvollziehen können. Daneben ist
allerdings auch eine generelle Offenheit
der Lehrer für Medien relevant. So erklärt
ein Musiklehrer Mitte 30, dass es „aus der
eigenen Biografie einen Bezug zu Me-
dien“ geben müsse, damit man sich im
Unterricht mit ihnen auseinandersetze.

ternet besorgt, ihr wird auch in der
Schule vorgelebt, wie schnell und einfach
kreative Güter, z. B. Musik, zu haben sind.
Herrn Schulte mag es bewusst sein, Leo-
nie ist aber wahrscheinlich nicht klar,
dass hinter den kopierten Noten, den ille -
gal heruntergeladenen Songs eine Menge
kreativer Arbeit steckt und dass Existen-
zen davon abhängen – vom Künstler über
den Kabelträger bis zur Mitarbeiterin des
Musikverlages.
Doch kann der ökonomische Wert von
Kreativität bereits in der Grundschule
sinnvoll thematisiert werden? Eine neue
qualitative Studie der Hochschule für Mu -
sik, Theater und Medien Hannover bejaht
dies, zeigt aber gleichzeitig auf, dass noch
beträchtlicher Aufholbedarf besteht, bis
Lehrer dieses medienpädagogische Thema
wie selbstverständlich in ihren Grund-
schulunterricht integrieren. Die Studie des
Projekts „Play Fair – Respect Music“ hatte
zum Ziel, ein Bild der aktuellen Situation
von Medienpädagogik an Grundschulen
nachzuzeichnen. Hierzu führten die Auto-
ren (Beratung Daniel Reinke) meh rere
ausführliche Interviews mit Grund -
schullehrerinnen und -lehrern aus dem
Raum Hannover. Im Fokus standen dabei
folgende Fragen: Welche Bedeutung ha-
ben die Medienpädagogik sowie die Ver-
mittlung eines reflektierten Umgangs mit
Musik in der Grundschule? Und welche
Faktoren beeinflussen, ob Lehrer die The-
men in den Unterricht integrieren?
Dabei zeigt sich: Von drei Faktoren hängt
es ab, ob sich Lehrer im Unterricht mit
den genannten Themen beschäftigen: von

Dies sind innovative Beispiele dafür,
wie Musik- und Medienpädagogik in den
Unterricht integriert werden. Sie zeigen,
wie der frühe kindliche Zugang zu Me-
dien schulisch begleitet werden kann –
auch wenn der Lehrplan hierfür bisher
wenig Raum schafft. 
Einen wichtigen Aspekt der Medienpäda-
gogik klammert Schulte aber konsequent
aus: Die Auseinandersetzung mit dem
ökonomischen Wert von Musik. Leonie,
eine seiner Schülerinnen, bekommt jetzt
nicht nur zu Hause mit, wie ihr Bruder
Musik und Filme kostenlos aus dem In-

Herr Schulte ist ein guter Grundschul-
lehrer. Er will, dass seine Schüler nicht
nur für die nächste Prüfung, sondern
auch fürs Leben lernen. Sofern die Zeit
es zulässt, beschäftigt er sich im Unter-
richt daher zusätzlich mit wichtigen
Themen, die nicht im Lehrplan für sei-
ne Fächer vorgesehen sind. Musik, zum
Beispiel, ist für ihn ein wichtiger As-
pekt von Bildung. Klassische Musik,
Pop, Filmmusik – wenn Kinder nicht in
der Schule an das Kulturgut herange-
führt werden, wo dann? Gemeinsam
mit der Musiklehrerin startete er daher
einen klassenübergreifenden Chor. Die
Noten? Besorgt er sich kostenlos im In-
ternet. Im Advent verteilt er gebrannte
CDs mit den Lieblingsweihnachtshits
der Kinder. Als sich die Schüler mit ei-
nem Film beschäftigen, spielt er ihnen
die aus dem Netz heruntergeladene Ti-
telmelodie vor und lässt sie analysieren. 

Bei den KLEINSTEN
anfangen!
Musik und Medien in der Grundschule
Ingo Dachwitz und Daniel Possler
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dings fehlt das entsprechende Rüstzeug
sowie die Bereitschaft, sich mit Medien-
pädagogik und dem Wert von Musik aus-
einanderzusetzen. Auch schulische Rah-
menfaktoren können hinderlich wirken.
Die Untersuchung kommt daher zu dem
Schluss, dass die Pädagogik einen viel
breiteren fächerübergreifenden Diskurs
führen muss. Dieser sollte klären, wel-
chen Stellenwert Medienpädagogik schon
im frühen Kindesalter einnehmen muss
und welche Aspekte des Themas dabei re-
levant sind. Nach diesem ersten Schritt
empfehlen die Forscher, sowohl die Aus-
bildung, besonders aber die Fortbil-
dungsangebote im Bereich der Medien-
pädagogik unter die Lupe zu nehmen
und zu einheitlichen Standards zu kom-
men; diese Standards sollten dann nicht
nur das technische Know how, sondern
auch ethische Fragen umfassen. Wahr-
scheinlich liegt hier überhaupt die zent -
rale Aufgabe: technisches Wissen, techni-
sche Fertigkeiten mit einem verantwor-
tungsbewussten Handeln zusammenzu-
bringen.
Auch Herr Schulte könnte damit dem
hehren klassischen Ziel von Schule näher
kommen, dass seine Schüler nicht nur für
Prüfungen, sondern fürs Leben lernen.
Das 21. Jahrhundert benötigt dringend
ein ganzheitliches Verständnis von Me-
dienkompetenz – und dazu gehören
nicht nur der technische und kulturelle
Umgang mit Medien, sondern auch die
nicht wegzuredende Wertschätzung in ei-
ner doppelten Weise: ideell und ökono-
misch. 

pädagogisches Engagement und Wissen
wird weitergeben, stellen die Forscher fest.
„Man kann sich darüber mit Kollegen
austauschen [...] und hat einen Ansprech-
partner“, findet eine ältere Lehrerin. 
Neben dem Medien-„klima“ unter den
Kollegen ist auch die technische Ausstat-
tung der Schule von Bedeutung. Mit Aus-
sagen wie „Bei unserer Klientel reicht es
manchmal, wenn ich sagen kann: ,Das
Kind kann lesen.‘“ und „Wir sehen eine
große Gefahr in übermäßigem Medien-
konsum, denn wir haben hier in der
Schule die Auswirkungen: Gewalt, man-
gelndes Regelbewusstsein usw.“ zeigen
die Lehrer zudem, dass an sozialen
Brennpunkten die Beschäftigung mit
dem Wert kreativer Güter hinter elemen-
tareren Dingen zurückstehen muss.
Was auch immer der Grund sein mag,
dass Herr Schulte das Thema bislang
(noch) nicht behandelte – die Ergebnisse
aus Hannover belegen: Er befindet sich in
guter Gesellschaft. Auch wenn die Studien -
ergebnisse nicht ohne Weiteres verallge-
meinerbar sind – weil die Untersuchung
lediglich als Vorstudie konzipiert ist und
nur einen Ausschnitt zeigt –, deuten sie
auf ein großes Problem hin: Musik und
Medien im Allgemeinen sind für Grund-
schullehrer durchaus ein Thema. Aller-

Dabei vermuten die Befragten der Studie
durchaus naheliegend einen Zusammen-
hang zwischen dem Alter der Lehrperson
und ihrer Offenheit gegenüber Medien.
Beispielswiese hält eine 30-jährige Lehre-
rin fest: „Ich denke, auch das Alter der
Kollegen spielt da eine Rolle, ob man ei-
ne gewisse Vertrautheit mit Medien hat.“ 
Möglicherweise versteht Herr Schulte die
Frage nach der Vermittlung eines Be-
wusstseins für die ökonomischen Prozes-
se der Musik auch einfach nicht als Teil
der Medienpädagogik. So wie den Pro-
banden ist auch ihm die Problematik der
illegalen Musikbeschaffung im Grunde
bewusst. Die Studie zeigt aber: So unter-
schiedlich wie die Persönlichkeiten der
Pädagogen sind, so unterschiedlich ist
auch ihr Verständnis der Medienkompe-
tenz, die Schüler haben sollten. Zudem
sehen die Lehrer die Vermittlung man-
cher Themen – wie den Umgang mit
kreativen Gütern – nicht als Aufgabe der
Schule, sondern verorten sie im Eltern-
haus. 
Um im Beispiel zu bleiben: Dass Herr
Schulte das Thema nicht behandelt hat,
hängt vielleicht auch mit der Schule zu-
sammen, an der er unterrichtet. Ist das
Kol legium in Medienfragen kompetent
und aufgeschlossen, fördert dies medien-

Ingo Dachwitz und Daniel Possler waren in den ver-

gangenen zweieinhalb Jahren als studentische Mitar-

beiter im Projekt „Play fair – Respect music“ tätig.

Sie studieren Medienmanagement am Institut für

Journalistik und Kommunikationsforschung der Hoch -

schule für Musik, Theater und Medien Hannover.

Projektinfo: „Play Fair - Respect Music”

Ltg. Prof. Dr. Hans Bäßler, Hochschule für Musik und 

Theater  Hannover: www.playfair.hmtm-hannover.de
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EINHEIT inder VIELFALT
Christian Höppner im Gespräch mit Reiner Schuhenn

Reiner Schuhenn 
ist seit 2009 Rektor der Hochschule für Musik und Tanz

Köln. Er studierte in Stuttgart und Wien Schulmusik, Kir-

chenmusik, Germanistik, Philosophie, Dirigieren und Kon-

zertfach Orgel, war danach Kirchenmusiker und Dirigent

im süddeutschen Raum, 1994 bis 2000 Diözesanmusik -

referent des Bistums Essen und 1997 bis 2000 Leiter des

Essener Domchors, seit 1999 Professor für Chor- und Or-

chesterleitung in Köln. Er ist stellvertretender Vorsitzender

der Rektorenkonferenz der Musikhochschulen Deutsch-

lands, Vizepräsident des Allgemeinen Cäcilienverbandes,

Leiter des  Figuralchors Bonn und Autor bzw. (Mit)Heraus-

geber zahlreicher Publikationen (Kölner Chorbuch, Chor-

buch a tré; Franz Schmidts oratorische Werke u.a.m.).
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den versuchen kann, die Studienbedingun -
gen stets zu optimieren. Wir werden des-
halb zunehmend mehr evaluieren und da -
durch wissen, warum an bestimmten Stu -
dienorten ganz bestimmte Studieninhalte
besser als an dem anderen Ort funktionie -
ren. Letztlich ist es eine Frage der Ressour -
cen und der Machbarkeit. Es ist natürlich
das Problem einer so großen Hochschule,
dass man irgendwann an die Grenze des
überhaupt noch Verwaltbaren, Studierba-
ren und Bezahlbaren kommt – das gilt es
gleichzeitig im Auge zu behalten. Denn in
gleicher Weise, wie der Hochschule durch
die Einführung von Bologna oder das
Kunst hochschulgesetz neue Verantwortun -
gen übertragen wurden, ist z. B. die Ver -
wal tung nicht mitgewachsen. Die Fragen
heißen also: Wie können wir das gesamte
Haus künstlerisch-pädagogisch für die Zu -
kunft aufstellen und dabei auch langfristig
sichern? Wie errechnen sich intern Ziel-
größen für Studiengangsplanungen? Wie
sieht dabei gleichzeitig Profilbildung an
den drei Standorten aus und zwar so, dass
ein Student den größtmöglichen Nutzen
davon trägt? Das sind u. a. die Impulsfra-
gen, aus denen ein solcher Prozess gespeist
wird. Drittens ist eine Leitbildentwicklung,
wie wir sie 2012 hochschulintern begin-
nen wollen, ein ebenso geeignetes Steue-
rungsinstrument: mit einer Arbeitsgruppe,
mit Impulsreferaten und einer auf allen
Ebenen der Hochschule geführten Dis-
kussion. Zu dieser Diskussion gehören das
Entwickeln künstlerischer Leitbilder für
die kommenden Jahre und auch der Ent-
wurf einer „Ethischen Grundordnung“. 

Wie hoch ist Ihr Anteil an politischer Arbeit,

den Sie leisten müssen, um zu vernünftigen

Zielvereinbarungen zu kommen?

Die Zielvereinbarungen selbst werden
 alle vier Jahre in Gesprächen mit dem
Ministerium unter lebhafter Mitarbeit des
gesamten Rektorats, der Dekane, der
Hochschulplanerin und der Verwaltung
verhandelt. Fordernder ist eher der Alltag
auf dem Weg dorthin. Der „aushäusige“
Anteil macht dabei ungefähr sechzig Pro-
zent meines Arbeitsalltags aus: Gespräche

wenn sie in Aachen zum Beispiel noch
stärker den pädagogischen Anteil mit ins
Programm nimmt, die erfolgreiche Ko-
operation mit der Oper ausbaut, die pä-
dagogischen Besonderheiten in Wupper-
tal und Aachen verstärkt und wenn wir
den künstlerischen Bereich hier in Köln
stärken, also eine gewisse Umschichtung
vornehmen. Das muss mit aller Behut-
samkeit erfolgen, denn das hat etwas mit
Menschen zu tun. Es ist aber eine große
Chance für die Hochschule, wenn man
die Größe klarer strukturiert und damit
auch für Bewerber viel attraktiver macht.

Könnte man das mit „Einheit in der Vielfalt“

umschreiben?

Das ist ein guter Begriff, denn bislang
war das Profil an allen drei Standorten
noch ein bisschen indifferent – dahinge-
hend, dass eine wirkliche Profilierung
fehlte, an der wir aber mit Hochdruck ar-
beiten. Das kann dann zu einem Allein-
stellungsmerkmal in der bundesweiten
Landschaft führen, weil diese vorher
schon beschriebene Größe nicht nur eine
andere Form der äußeren Präsentation er-
hält, sondern dadurch auch eine andere
Form von inneren Arbeitsbedingungen
mit sich bringt. Was uns dabei sehr am
Herzen liegt, ist eine starke Vernetzung
der Profile mit der Region, mit anderen
Kulturpartnern und Institutionen, damit
ein Studium mehr wird als ein Studium.

Welches sind die Parameter, die zu solchen

Entscheidungen führen? 

Da sind verschiedene Impulse wichtig.
Wir haben erstens mit dem Land Nord-
rhein-Westfalen – wie alle anderen Mu-
sikhochschulen übrigens auch – eine
Zielvereinbarung abgeschlossen, in der
festgelegt ist, wie viele Studierende wir
an welchen Standorten haben wollen. Das
heißt also Stabilisierung von Studenten-
zahlen, aber nur auf Basis eines gesicher-
ten Ausbaus von Inhalten. 
Zweitens gewinnt man durch das neue
System Bologna – neben allen Nachteilen
– auch Chancen, mit denen man arbeiten
und dabei im Dialog mit den Studieren-

Die Hochschule für Musik und Tanz Köln ist –

primus inter pares – die größte im ganzen

Land. Hat das eine Auswirkung auf das

Selbstbewusstsein der Kollegenschaft an der

Hochschule?

Wir fühlen uns nicht in besonderer Weise
herausgehoben oder überlegen, sondern
verstehen es als eine Chance, weil wir auf -
grund der Größe ein Studienangebot
 ha ben, das viele andere Hochschulen auf-
grund ihrer Struktur nicht anbieten kön-
nen, ein Studienangebot, das – im Rahmen
des Bologna-Prozesses – alles abbildet, von
einem Institut für Alte Musik über die
neue Musik bis zur Musikermedizin und
dem Tanz. Vor allem gerade im Blick auf
den Bologna-Prozess bietet das Chancen,
weil sich damit ganz viele Vernetzungen,
viele interdisziplinäre Module einrichten
lassen, die den Kreativitätsfaktor unter
den Kollegen steigern. In der Hin sicht hat
die Größe des Hauses tatsächlich auch
Einfluss auf ein hohes Maß an Flexibilität
und Gestaltungsfreiheit. Wo bei wir selber
noch versuchen müssen, mit der Größe
umzugehen. Wir befinden uns gerade in
einem sehr spannenden Prozess, in dem
wir die drei Standorte un serer Hochschu-
le noch besser profilieren müssen. Seit
Juli 2010 läuft ein sehr erfreulicher und
in hohem Maße konsensualer Hochschul-
entwicklungsprozess mit allen Dekanen
und Standortdirektoren, um die Hoch-
schule noch stärker zu profilieren und so
auszurichten, dass es bestimmte Inhalte
nur in Köln, Aachen oder Wuppertal gibt.

Geht es dabei um das Profil der Hochschule

für Musik und Tanz Köln oder ist das ganz

bewusst eine Initiative zur Standortstärkung

innerhalb der Profilausbildung?

Die Standortstärkung ist die Profilbil-
dung. Wir verstehen uns tatsächlich als
eine große Gesamthochschule und sind
damit eine – was es sonst in Deutschland
auch nicht gibt – regionale Musikhoch-
schule. Die gesamte Hochschule für Mu-
sik und Tanz Köln, mit ihren drei Stand-
orten, wird dann gewinnen, wenn sie an
den einzelnen Standorten jeweils ihr Pro-
fil noch stärker ausbaut. Das heißt also,
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da sich eine ganze Reihe von Kollegen
zur Planung von gemeinsamen Modulen
viel häufiger zusammensetzen und ge-
meinsam überlegen müssen. 

Beobachten Sie bei den Studierenden einen

Mentalitätswechsel im Hinblick auf die Lust,

Experimente einzugehen? 

Ich denke, das ist nach wie vor eine Typ-
frage. Bei vielen führt beispielsweise die
Interdisziplinarität zu ganz neuen kreati-
ven Potenzialen. Die Masterarbeiten etwa
müssen nicht mehr ausschließlich – wie
das früher der Fall war – aus einem rei-
nen Konzert bestehen, sondern sie kön-
nen auch aus einer Summe verschiedener
Leistungen bestehen. Und da gibt es eine
Reihe hoch kreativer Menschen, die für
ihren Abschluss wunderbare Produktio-
nen entwerfen. Das kann zugegebener-
maßen dann allerdings auch schon ein-
mal bei den Hochschulen zu logistischen
Problemen führen, wenn nun viele „eine
größere Produktion“ machen wollen. 

Auf europäischer Ebene werden etwa achtzig

Prozent der Gesetze gemacht und entschie-

den und auf die nationale Gesetzgebung

durchgereicht. Welche Rolle spielt die euro-

päische Ebene für die Musikhochschulen in

Deutschland? Welche Chancen gibt es hier

zu steuern?

Bei der kultur- und wissenschaftsspezifi-
schen Gesetzgebung sind wir an die fö-
deralistische Struktur gebunden. Aber
was für uns einen gewissen Handlungs-
rahmen darstellen kann, ist zum Beispiel
die UNESCO-Konvention für Kulturelle
Teilhabe und Kulturelle Vielfalt. Diese
sollten sich Hochschulen als ideellen
Leitfaden vornehmen – was wir übrigens
2012 im Hause im Blick auf den Entwurf

dium stark verschult ist. Das neue Studi-
ensystem ist oft sehr stark ausschließlich
auf Wissensvermittlung und nicht auf die
Vermittlung von Erkenntnissen fokussiert.
Das ist nämlich ein starker Unterschied.
Es besteht die Gefahr, die Studierenden
kompetenzorientiert nur mit Wissen voll-
zustopfen. Da bleibt wenig Zeit für
künstlerische Erkenntnisse oder einen
künstlerischen Reifungsprozess, der auch
mal ein „Loslassen“ erfordert. Die Hoch-
schulen müssen das neue Bologna-Sys-
tem als Chance begreifen und damit
kreativ umgehen und das bedeutet eben
auch, sich gelegentlich einmal Freiheiten
zu gönnen und individuelle künstlerische
Entwicklungen anders, schöpferischer zu
begleiten als mit einem starren System.

Ist sich denn in dieser Frage die Rektoren-

konferenz der Musikhochschulen einig?

Es gibt immer wieder Diskussionen. Aber
es wurde in den letzten Konferenzen
auch darüber gesprochen, dass wir die
mangelnde Mobilität nicht noch zusätz-
lich durch ein starres Regelwerk behin-
dern wollen. Man sollte bei Hochschul-
wechslern vorrangig auf die Credits
schauen, und zwar völlig unabhängig da-
von, ob diese jetzt z. B. den dreifachen
Kontrapunkt absolviert haben oder nicht
– es zählen die Credits. Aber mit dem
neuen Bologna-System gibt es natürlich
auch Vorteile. Man kann in bestimmten
Studiengängen tatsächlich viel mehr nach
Neigungen und persönlichen Wünschen
das Studium gestalten und curricularen
Ballast entsorgen. Man kann auch in ei-
nem höheren Maße als früher interdis-
ziplinär arbeiten – auch bei den Lehren-
den: Das führt partiell im Kollegium auch
zu einer anderen Form des Teamworks,

mit der Politik vor Ort und im Land, mit
den unendlich vielen Kooperationspart-
nern und mit anderen Kulturschaffenden.
Aber das ist nun mal die Aufgabe eines
Rektors, denn er vertritt die Hochschule
im Besonderen nach außen. Die restli-
chen vierzig Prozent des Arbeitsalltags
werden „nach innen“ aufgewendet: für
sehr viele Einzelgespräche mit Kollegin-
nen und Kollegen über dienstliche Ar-
beitsfelder, Grundsatzthemen, Projekte
oder persönliche Anliegen. Und erst bei-
des zusammen, die Innen- und die Au-
ßensicht, machen eine Hochschule aus.

Zum „Bologna-Prozess“ gibt es seit Länge-

rem schon viele und sich mehrende kritische

Stimmen – ob von Seiten der Hochschulrek-

torenkonferenz oder der Studierenden. Wel-

che Perspektiven sehen Sie gerade an einer

Kunsthochschule, die dem Verschulungspro-

zess besonders skeptisch gegenüber steht?

Es sind vor allem zwei Punkte, die ich
kritisiere: Mit der Einführung von Bolog-
na wurde gesagt, man möchte erstens für
die Studierenden eine höhere Flexibilität
hinsichtlich der Gestaltung des eigenen
Studiums und zweitens eine höhere Mo-
bilität hinsichtlich der Studienorte. Beides
ist nicht eingetreten. Hinzu kommt, dass
die Beschreibung von Modulen und Mo-
dulsystem sehr stark individualisiert
wird. Ich kann an der einen Hochschule
etwas anbieten, was die andere Hoch-
schule nicht macht. Diese Individualisie-
rung kann aber gelegentlich auch zu ei-
ner Provinzialisierung führen – also zum
Gegenteil eines europäischen Studien-
raums. Dass die beiden Hauptziele lange
in ihr Gegenteil pervertiert wurden, ist
eigentlich mein Hauptkritikpunkt. Außer-
dem muss man kritisieren, dass das Stu-

Köln ist neben Wuppertal und Aachen einer der
drei Hochschulstandorte der HfMT Köln

Reichhaltiges Angebot – vom Institut für Alte Musik 
über die neue Musik bis zur Musikermedizin und dem Tanz

Studierende in Orpheus in der Unterwelt
an der HfMT Köln
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lich auch Aufgabe einzelner Kulturschaf-
fender, die dort erhobenen Forderungen
und die sich darin bietenden Chancen
stärker in den Vordergrund zu stellen. Als
politisches Instrument, um Ressourcen
zu begründen, ist sie viel zu wenig prä-
sent. Das ist sehr bedauerlich, da sie ein
ganz großartiges Papier ist. Die Konven -
tion beschreibt Kultur nicht nur von
 außen, sondern als eine ureigenste die
Gesellschaft gestaltende Kraft. Und das
könnte eine Chance dieses Papiers sein,
wenn es bekannter wäre. Kunst und Kul-
tur sind schließlich die „Entwicklungs -
labore“ einer Gesellschaft.

Wie viel Zeit bleibt Ihnen persönlich neben

dem Rektorieren noch für die Musik? 

Ich versuche den künstlerischen Anteil
nach wie vor Wirklichkeit werden zu las-
sen und nicht ganz hinter dem Schreib-
tisch zu versinken. Im vergangenen Jahr
habe ich mit dem Madrigalchor der Hoch -
schule zweimal die Matthäus-Passion in
der Philharmonie aufgeführt – für Dezem -
ber 2012 sind erneut Philharmoniekon-
zerte geplant. Mit dem Akademischen Or -
chester in Bonn habe ich gerade ein großes
Orchesterprojekt realisiert. Meine eigent-
liche Profession, das Dirigieren, versuche
ich auch – wenn auch in einem sehr klei-
nen Segment – im Unterrichtsalltag der
Hochschule aufrechtzuerhalten. Denn es
gibt neben dem Rektor eben auch noch
den Professor für Dirigieren und ich ver-
suche wenigstens mit drei Stunden pro
Woche – das ist der Madrigalchor und
die Mastergruppe Chordirigieren – den
studentischen Kontakt zu halten. Das ist –
finde ich – für einen Rektor indispensa-
bel. Er muss wissen, wie seine Studieren-
den „ticken“, und muss sich auch selber
im Unterrichten fit halten. Und neben
dem Professor gibt es auch noch den
ganz normalen Musiker Reiner Schuhenn
und ich versuche da mit meinem Figural-
chor Bonn zum Beispiel, die eigenen –
wie soll man sagen – „musikalischen Bat-
terien“ durch regelmäßige Konzertpro-
jekte  immer wieder aufzuladen. 

mehr den Blick auf das, was man früher
einmal mit dem etwas schräg sitzenden
Begriff „Weltmusik“ umschrieben hat,
aber nennen wir es einfach „global flux“
oder „globale Musik“. Wir brauchen eine
Vielfalt, ohne unsere europäische Musik-
tradition zu vernachlässigen, zu verleug-
nen oder hintanzustellen, eine Vielfalt
von verschiedenen gleichberechtigt ne-
beneinander stehenden Musiktraditionen,
um den Studierenden und damit der
nächsten Generation eine Perspektive zu
eröffnen, wie man zum Beispiel mit der
Vielfalt der Kulturen umzugehen hat.

Gerade Deutschland verfügt über diese Viel-

falt der Kulturen aufgrund der Zusammenset-

zung seiner Bevölkerung. Trotzdem spiegelt

sich das noch nicht bei den Studierenden wi-

der. Oder wie hoch ist der Anteil von Migran-

ten an Ihrer Hochschule?

Eine Hochschule lebt in ihrer Exzellenz
von einem hohen Maß an Internationali-
tät und damit auch an Kultureller Vielfalt.
Wir haben viele Studierende aus den ver-
schiedensten Kulturkreisen. Was aber
fehlt, ist, sich gegenseitig diese Kultur-
kreise aufzuschließen. Meiner Meinung
nach ist es dabei aber nicht damit getan,
einen Studiengang z. B. mit Schwerpunkt
Bağlama einzurichten. Das wäre zwar ei-
ne erste Maßnahme, ist aber viel zu kurz
gesprungen. Man muss tatsächlich ein
bisschen weitergehen und sehen, welches
Studienumfeld man dazu erschließt und
welche Partner man sich mit ins Boot
holt. Eine Hochschule kann das unter
Umständen nicht ganz alleine stemmen.
Wir diskutieren hier in Köln momentan
über den Zusammenschluss mehrerer
Partner auf diesem Feld, um am Ende
vielleicht so etwas wie ein Zentrum für
Kulturelle Vielfalt einzurichten. 

Haben Sie den Eindruck, dass auf der Länder -

ebene die UNESCO-Konvention als politisches

Handlungsinstrument nutzbar ist, um bei -

spiels weise mehr Ressourcen zu bekommen?

Bei den meisten handelnden Personen ist
sie viel zu wenig bekannt. Das ist sicher-

eines neuen Leitbildes für unsere Hoch-
schule diskutieren werden. Denn bei uns
Musikhochschulen ist die Kulturelle Viel-
falt schon aufgrund der vielen Nationali-
täten, die wir in einem Haus haben, ge-
geben – und damit eine Chance. Als
Hochschule muss man sich fragen: Wie
tragen wir vermittelnd zu dieser Kulturel-
len Vielfalt bei? Kulturelle Vielfalt öffnet
den Horizont. Und das zweite ist natür-
lich, dass die Hochschulen über den ei-
genen Betrieb hinaus ganz intensiv von
einem internationalen Fachaustausch der
Dozenten und der Studierenden leben.
Als Hochschule kann man ein sehr inten-
sives Netzwerk aufbauen. In Köln haben
wir derzeit weltweit ca. 54 Partnerhoch-
schulen und wir legen Wert darauf, Pro-
jekte mit anderen Hochschulen zu ma-
chen – auch in anderen Ländern. So ha-
ben wir z. B. eine eigene Akademie in
Montepulciano. Hochschulen müssen
Europa als gemeinsamen Bildungsraum
verstehen und Studierende ermutigen,
ein Auslandssemester zu machen. Wir ha-
ben deshalb hier im Haus einen der Pro-
rektoren ganz explizit mit Stipendien,
Auslandsbeziehungen und DAAD-Aufga-
ben betraut, das heißt damit, Studierende
intensiv vorzubereiten, auch im Blick auf
eine eigene Horizonterweiterung zu be-
raten, und auf andere Möglichkeiten hin-
zuweisen, sich im Rahmen eines Studi-
ums hier in Köln mit anderen Hochschu-
len und interessanten Lehrern zu vernet-
zen. Idealerweise sollten diese Aktivitäten
aber auch über Europa hinausgehen.

Wie definieren Sie Kulturelle Vielfalt?

Die Kulturelle Vielfalt ist ein kulturelles
Menschenrecht von unterschiedlich so-
zialisierten und national geprägten Men-
schen, ihre Form von künstlerischer Spra-
che frei entfalten zu dürfen. Das ist zual-
lererst etwas zutiefst Humanes. Es ist zu-
nächst noch gar nichts Künstlerisches,
sondern ein kulturelles Menschenrecht.
Es ist Aufgabe einer Hochschule, das be-
wusst zu machen und zu unterstützen.
Wir brauchen an den Hochschulen noch
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Musik im interkulturellen Dialog
Alena Barber-Kersovan / 
Harald Huber / Alfred 
Smudits (Hg.)
Peter Lang, Frankfurt/Main u. a.
2011, 256 Seiten, 46,80 Euro 

Die oft als Globalisierung zu-
sammengefassten Entwicklungen
im späten 20. und 21. Jahrhun-
dert haben Fragestellungen rund
um musikalischen Austausch
zwischen verschiedenen Weltre-
gionen und den damit verbun-
denen Praktiken und Prozessen
verstärkt in den Fokus der Wis-
senschaft gerückt. Diese viel-
schichtige Thematik greift der
Sammelband West Meets East. Mu-
sik im interkulturellen Dialog auf.
Hervorgegangen aus einem
gleichnamigen Symposium an
der Wiener Universität für Musik
und darstellende Kunst im Jahr
2008 versammelt das Buch elf
Aufsätze, herausgegeben von
Alenka Barber-Kersovan, Harald
Huber und Alfred Smudits. Vo-
rangestellt ist den Beiträgen die
Frage, inwiefern interkultureller
Dialog durch Musik möglich ist
und sich in Musik manifestieren
kann. 
Dieser Ausgangsfrage nähern
sich die Autorinnen und Autoren
anhand unterschiedlicher musi-
kalischer Phänomene und bieten
damit – in den Worten der He-
rausgeberinnen und Herausge-
ber – „Fragmente einer Theorie
der Globalisierung der Musik“.
Als theoretischen und kulturpo-
litisch-kritischen Einstieg wirft
Susanne Binas-Preisendörfer ei-
nen Blick auf den interkulturel-
len (Schein)Dialog in Deutsch-

Erwähnt werden soll auch die
bemerkenswerte disziplinäre Viel -
falt: Popularmusikforschung und
Musiksoziologie finden sich ne-
ben Jazzforschung, historischer
Musikwissenschaft und Ethno-
musikologie. Angesichts der Ak-
tualität der Thematik und der
immensen Potenziale des inter-
kulturellen Dialogs durch und in
Musik bleibt zu hoffen, dass die-
ses Buch nicht nur im wissen-
schaftlichen Diskurs rezipiert
wird, sondern auch auf den
Schreibtisch so mancher Kultur-
politikerinnen und Kulturpoliti-
ker zu liegen kommt.  

Anja Brunner 

land, in dem gerade Migrantin-
nen und Migranten nicht vertre-
ten sind. Möglichkeiten funktio-
nierender Dialoge auf musikali-
scher Ebene durch angewandte
Ethnomusikologie zeigen Hande
Sağlam und Ursula Hemetek an-
hand einer türkischen Musiktra-
dition in der Diaspora in Wien
und untersuchen die musikali-
schen Veränderungen durch die
Musiker in Auftrittsräumen der
Mehrheitsgesellschaft. 
Die Analyse musikalischen Han-
delns einzelner Musikerinnen
und Musiker und dessen sozio-
kulturelle Einbettung sind das
Kernstück der meisten Beiträge
im Buch. So zeigt z. B. Thomas
Burkhalter in seinem Beitrag
über libanesische Avantgarde-
Musikerinnen und -Musiker,
dass deren Kriegserfahrungen
ihren musikalischen Dialog mit-
gestalten, und Christian Glanz
analysiert anhand eines Musik-
stücks des russischen Komponis-
ten Borodin aus dem späten 19.
Jahrhundert dessen Umgang mit
anderen Musiktraditionen. An-
hand von Balkan- und Eastern
Rock untersucht Alenka Barber-
Kersovan unter anderem musika-
lische Austauschprozesse zwi-
schen Ost- und Westeuropa und
den historischen Background
dieser in den letzten Jahren im
Westen so beliebten Popularmu-
sikformen. Harald Huber wid-
met sich interkulturellen Prakti-
ken in elektronischer Musik in
Wien und stellt fest, dass spezifi-
sche regionale Kontexte, Markt-
und Publikumsstrukturen im-
mens relevant sind, obwohl elek-
tronische Musik über den Hör-
eindruck nicht regional lokali-
sierbar ist. 
Bereits in diesen Untersuchun-
gen wird sichtbar, was sich als
eine zentrale These durch das ge-

samte Buch zieht: Musikalische
Interkulturalität profitiert im-
mens von biografischen inter-
kulturellen Erfahrungen der Mu-
sikerinnen und Musiker. Speziell
wenn diese selbst in mehreren
Musiktraditionen sozialisiert
sind, wird eine Vermischung
musikalisch angestrebt bzw. mu-
sikalisch umgesetzt. Diese These
unterstreichen auch die weiteren
Beiträge zu französischem Jazz
(Ekkehard Jost), dem Verhältnis
von westeuropäischer klassischer
Musik und chinesischer Musik
(Christian Utz), additiver Rhyth-
mik (Maximilian Hendler), indi-
schen Musiktraditionen im New
Yorker Jazz (Andreas Felber) und
Bollywood (Erika Funk-Hen-
nings). 
Die einzelnen Beiträge im Buch
werfen so manch neuen und he-
rausfordernden Blick auf spezifi-
sche Musikwelten; vor allem die
detaillierten Untersuchungen
musikalischen Dialogs in der
Musik selbst sind hervorzuhe-
ben. In einigen Texten wurde der
Stil einfacher Sprache der münd-
lichen Konferenzvorträge be-
wusst beibehalten, und obgleich
dies dem leichteren Verständnis
dienlich ist, kommt aufgrund
der knappen Textlänge mitunter
inhaltliche Tiefe und Ausführ-
lichkeit zu kurz. Ein tiefergehen-
des Ausloten der gemeinsamen
theoretischen Potenziale der he-
terogenen Texte über die Einlei-
tung hinaus ist in der durchaus
üblichen Machart von Sammel-
bänden unterblieben. Nichtsdes-
totrotz ist diese zum Großteil
leicht lesbare Textsammlung
rund um das komplexe Thema
der musikalischen Interkulturali-
tät ein wertvoller Beitrag zur ak-
tuellen Forschung zu musikali-
schen Begegnungen, Austausch
und Beeinflussung. 

West Meets East



Unerwartet

Werke von Richard Barrett,
 Philippe Boesmans, Luca
 Francesconi und David Lang
musikFabrik
Wergo 6857 2 

Die Frage „Are You Experien -
ced?“, die bereits der Rockgitar-
rist Jimi Hendrix 1967 mit sei-
nem  gleichnamigen Debütalbum
an die aufmerksame Musikwelt
richtete, benutzt der amerikani-
sche Komponist David Lang für
eine gleich benannte sechsteilige
Suite, die er 1987-88 für Spre-
cher, elektrische Tuba und drei-
zehn Musiker mit pseudorealen
Ereignissen fütterte. Lang setzt
die Sprache gegen die Musik,
ohne ihr, der Musik, ein Kontra
entgegenzusetzen oder den Klang
der menschlichen Stimme gegen
die Momente des Klangflusses zu
tauschen. In der Alltäglichkeit ei-
nes Konzertbesuchs benimmt
sich David Lang wie ein um vie-
le Geheimnisse wissender In-
sider, in dem er das Publikum
mit einer „unerwarteten“ Nach-
richt konfrontiert: „Hallo, ich
bin David Lang“, sagt eine Stim-
me, die gar nicht die des Kom-
ponisten ist, „ich weiß, dass Sie
dieses Stück hören wollten, aber
eben ist etwas furchtbares pas-
siert. Während wir unseren Auf-
tritt vorbereiteten, schlich sich
jemand leise hinter Sie und ver-
setzte Ihnen schnell einen Schlag
– hier seitlich am Kopf.“ Angeb-
lich gingen die Zuhörer zu Bo-
den, ihr Kopf füllte sich mit un-
zusammenhängenden Gedanken.
Diese Gedanken untermalt Lang
mit einem Sound, der sowohl als
Zitat wie auch als Kommentar
das angsteinflößende Geschehen
umrundet.
Als ein wahres Schreimonster of-
fenbart sich in Richard Barretts

schichte auf bekanntem Terrain
mit unbekannten Regionen. Man
berücksichtige nur einmal die
unüberschaubare Literatur über
den Begriff Improvisation. John
Powell nimmt der Improvisation
ihr Bedrohungspotenzial und
schafft es, mit zunächst einem
Satz den Wesensgehalt ihres In-
halts zu beschreiben: „Improvi-
sation bedeutet, sich die Musik
beim Spielen auszudenken.“
Dann reichen dem Autor fünf-
einhalb Seiten, auf denen er
deutlich macht, wie wenig Auf-
wand es bedarf, zu improvisieren.
In zwölf Kapiteln schreibt John
Powell über Arpeggien und da-
rüber, warum es nicht automa-
tisch lauter wird, je mehr Instru-
mente zu hören sind. Eines der
am überzeugendsten erscheinen-
den Kapitel ist das achte: „Ton-
leitern Schritt für Schritt“. Hier
hat sich – endlich – einmal je-
mand die Mühe gemacht, den
hoch komplexen Bereich der
musikalischen Regeln zu ent-
knoten und in leicht verständli-
cher Art und Weise die aufeinan-
der aufbauenden Töne und Ton-
leitern zu erklären. Spätestens an
dieser Stelle ist John Powell bei
seinem Wissenschaftskollegen
Pythagoras’ angekommen, dem
er allerdings einen dicken Irrtum
anheften muss – eine absolute
mathematische Berechnung der
Töne ist entgegen der Versuche
Pythagoras' doch nicht möglich.
„Aus Verärgerung darüber, dass
sein genialer Plan nicht funktio-
nierte, beschloss Pythagoras, sich
an der Welt zu rächen, und er-
fand die Mathearbeit.“
Zum ersten Mal ist es gelungen,
den musikliebenden Leser in
einfacher Sprache und mit hu-
moristisch gewählten Beispielen
aus dem Angstraum der Klänge
zu isolieren. Klaus Hübner

interference zuerst die menschli-
che Stimme, dann die Kontra-
bassklarinette und Bass Drum
(alle: Carl Rosman). Was sich
hier unerwartet, bis auf die
Grundstrukturen, entblößt,
scheint sich kontraproduktiv auf
gegenseitige Disharmonien zu
einigen. Wenn es einen gemein-
samen Nenner gibt, dann die-
sen: einen Kampf der „hässli-
chen“ Töne gegen die perfekte
Reinheit eines ästhetisch aufge-
bauschten Wohlklangss. Physika-
lisch betrachtet überlagern sich
bei der Interferenz zwei oder
mehr Wellen gleicher Größe –
ein Prinzip, dem Richard Barrett
sich in seiner Komposition
durch die menschliche Stimme
und das Klangspektrum der bei-
den Instrumente annähert. Wie
ein Echo sendet die Kontrabass-
klarinette die aus der Stimme
herausgefilterten Signale zurück,
verändert deren Tonhöhe und -
färbung, bis sich sukzessiv eine
eigene Struktur zeigt. 
In der siebten Ausgabe der CD-
Reihe „edition musikFabrik“,
unerwartet betitelt, stellt das re-
nommierte, 1990 gegründete
Ensemble musikFabrik – das in-
zwischen zu den führenden Or-
chestern der zeitgenössischen
Musik zählt – drei nach 1950
geborene Komponisten und den
1936 geborenen Philippe Boes-
mans vor. Boesmans erforscht
mit Sextuor à clavier ebenso das
Unerwartete wie es Luca Fran-
cesconi mit dem aus der Com-
putersprache entliehenen Begriff
Unexpected End of Formula, also
das unerwartete Formelende, tut. 
Insgesamt interpretiert die mu-
sikFabrik hier 25 Stücke der
neueren Musikgeschichte, alle live
im WDR-Funkhaus in Köln ein-
gespielt. 

Klaus Hübner

Was Sie schon immer über
Musik wissen wollten

Alles über Harmonien, Rhyth-
mus und das Geheimnis einer
guten Melodie
John Powell
Rogner & Bernhard, Berlin 2010,
334 Seiten, 19,90 Euro

Über Musik sprechen stellt für die
meisten Konsumenten kein Prob -
lem dar, doch Musik verstehen:
Das ist eine ganz andere Baustelle.
Wer die Unterschiede zwischen
Dur und Moll, zwischen Tönen
und Geräuschen oder den Aufbau
und die Funktion einer Tonleiter
verstehen wollte, der musste sich
bisher durch mehr oder minder
komplizierte Standardwerke lesen.
Damit soll es nach dem Willen
des Musikwissenschaftlers und
Physikers John Powell, der als
außerordentlicher Professor an
der Universität Nottingham und
als Gastdozent an der Universität
Lulea (Schweden) Werkstoffkun-
de lehrt, nun ein Ende haben.
John Powell darf bei diesem
schwierigen, komplexen Thema
mit reden – ist er doch nicht nur
Physiker, sondern auch akade-
misch gebildet in der Disziplin
Kompositionslehre, die er an der
Universität Sheffield studierte. In
kurzweilig geschriebenen, den-
noch zutiefst wissensvermitteln-
den Kapiteln entflechtet Powell
das schwierige Feld der Musik. 
Den Menschen die Angst neh-
men vor Stich- und Fachwörtern
wie Klangintensität, Intervall,
Generalvorzeichen oder vermin-
derte Quinte – John Powells Aus-
flüge in musikalische Begriffe le-
sen sich wie eine Abenteuerge-
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ordnetenhaus im Rahmen der Haushalts-
beratungen für die Schließung eines
Opernhauses stark macht, weil „man
nicht alles doppelt“ brauche. Wer kann
uns vor solchen „Entscheidungsträgern“
schützen? Die Wählerinnen und Wähler.
Lassen Sie uns gemeinsam dafür engagie-
ren, dass der Wert der Kreativität von An-
fang an gelernt und erfahren werden
kann – im Elternhaus, im Kindergarten,
in der Schule, in der Musikschule und in
den Medien. Nicht nur durch die Wahl-
beteiligung, sondern durch Wort und Tat
im Dialog mit Freunden, Bekannten und
Entscheidungsträgern in Politik, Kultur
und den Kirchen.
Jeder Mensch ist ein Künstler, wenn er
auf die Welt kommt. Auf dem Weg dahin
hat das Neugeborene schon eine Menge
gelernt.

Karl Senftenhuber

Musikleben im Diskurs
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Die Piraten sind unter uns. Die bisherigen
Reaktionen reichen von Schockstarre
über (klammheimliche) Freude bis zum
(verdeckten) Opportunismus. Die Freude
über die jungen Wilden, die die etablierte
Parteienlandschaft ein wenig durcheinan-
der wirbeln, hält sich vermehrt auch bei
den Bürgerinnen und Bürgern, die diese
Partei gewählt haben, angesichts der par-
teiinternen Querelen und der immer of-
fener zu Tage tretenden Inkompetenzen
in Grenzen. 
Dem Parteiprogramm der Piraten ist
deutlich anzumerken, dass es bei ihrem
Kernthema – der Netzpolitik – von Ideo-
logien beherrscht ist und bei den Rest-
themen mit gesellschaftlicher Relevanz
keine kompetenten Ansätze zu entdecken
sind. 
Umso schlimmer, wenn sich dann ein
gerade dem Konfirmandenanzug ent-
wachsener Pirat aus dem Berliner Abge-

Vorschau

Piraten entern die Kulturpolitik

„…denn böse Menschen kennen keine
Lieder“ – oder doch? Gewalt ist in unse-
rer zivilen Gesellschaft präsenter, als wir
uns oftmals eingestehen wollen. Nicht
selten wird Musik zur Gewaltverherrli-
chung instrumentalisiert wie jüngst bei
dem rechtsextremen Lied „Döner-Killer“,
das die Morde der Zwickauer Terrorzelle
feiert. In seiner nächsten Ausgabe setzt
sich das Musikforum mit dem Thema

„Musik und Gewalt“ auseinander. Welche
Formen von Gewalt existieren in einer
modernen Gesellschaft und welche Ursa-
chen haben sie? Was können Politik und
Gesellschaft gegen Gewalt unternehmen
und vermag Musik auch als Mittel der
Gewaltprävention zu wirken? Welchen
Zusammenhang haben Gewaltbereitschaft
und Konsum bestimmter Musikrichtun-
gen in Jugendkulturen? 
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