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Reihe über dieses wichtige 
Thema. Seiten 4 und 5

NS-Gedenkstätten
Elke Gryglewski, Leiterin der 
Gedenkstätte Bergen-Belsen, 
spricht im Interview über un­
angemessenes Verhalten in 
Gedenkstätten. Seite 7

Handreichung
Der Bundesmusikverband  
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Tendenzen in Musikvereinen 
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Abgrenzung statt Ausgrenzung
Wie frei sind Kunst und Kultur?

ULRIKE LIEDTKE

D er Schuppen auf dem Privatgrundstück 
des Antisemitismusbeauftragten in Bran­
denburg brennt, Linksextreme kappen 
Strom und Heizung für 50.000 Berliner, 

darunter Heimbewohner und Kranke. Als »gesichert 
rechtsextrem« stuft der Verfassungsschutz die AfD-
Landesverbände in Brandenburg, Thüringen, Sachsen 
und Sachsen-Anhalt ein, sie lehnen demokratische 
Strukturen ab. Bis September 2025 zählte die Polizei 
deutschlandweit 27.835 politisch rechts motivier­
te Straftaten, darunter 991 Gewaltdelikte. Fremden­
hass und Hakenkreuze in der Schule. Was Bürgerin­
nen und Bürger verunsichert, zahlt auf das Konto der 
Extremen ein, ganz gleich, ob die Linken mit wenigen 
großen Aktionen aufrütteln oder die Rechten mit vie­
len alltäglichen Aktionen die freiheitlich demokra­
tische Ordnung von innen heraus zerstören wollen. 

Wie schlägt der aktuelle demokratische Kompass 
aus? Zumindest zittert er im Schneesturm, Haltung 
zeigen ist nicht leicht, es ist ja auch viel zu kalt drau­
ßen. Aber gerade, wenn die Sofaecke der sicherste Ort 
der Erde zu sein scheint, muss sich Kultur bewegen, 
wird sie gebraucht. Der Jahresanfang 2026 fordert das 
geradezu heraus. Vielleicht ist die Zeit noch nicht reif 
für die Weiterentwicklung von Demokratie durch alle 
Menschen, für erfolgversprechende Bürgerinitiativen, 
parlamentarische Jugendforen und Bürgerräte. So­
lange Öl, Gas und seltene Erden das politische Ge­
schehen bestimmen, solange »Chaos und Unsicher­
heit uns umgeben, Spaltung, Gewalt und Klimakollaps 
und die systematischen Verstöße gegen internatio­
nales Recht« (António Guterres im UN-Sicherheits­
rat 2026), solange nicht alle halbe Stunde ein Bürger 
oder eine Bürgerin in eine demokratische Partei ein­
treten und sich engagieren will – solange haben wir 
allein mit Rudelsingen keine Chance. 

Also versuchen wir, Fragen zu beantworten, die 
der Deutsche Kulturrat für seine Sprecherratssit­
zung im Dezember formulierte. Ein Anfang. Ob Ein­
schränkungen der Kunstfreiheit oder Einschüchte­
rungen von Kulturakteuren zu beobachten wären – 
aber: Kunst und Kultur sind doch frei! Freiheit stand 

auf den meisten Bannern der friedlichen Revolution 
im Herbst 1989, freie Wahlen, freie Medien, freie Mei­
nung, Reisefreiheit, Gewaltfreiheit, »Für ein offenes 
Land mit freien Menschen«. Was für eine Chance! Im 
vergangenen November gaben mehr als die Hälfte der 
Menschen im Osten an, ihre Meinung nicht mehr frei 
äußern zu können. Das ist ein Gefühl, auch Erinne­
rung. Ende der 1970er Jahre schrieb in Stralsund ein 
Bühnenarbeiter unter das Plakat »Was ihr wollt« mit 
der Hand »Was ihr sollt«, er wurde tags darauf abge­
holt. Umso wichtiger und wertvoller ist die Freiheit 
der Kunst heute, auch die Auseinandersetzung mit 
Zeichen und Symbolen. Die beängstigend strenge 
Scheitelfrisur eines etwa zweijährigen kleinen Jun­
gen auf dem Spielplatz, ohne Frage ein Zukunftskind: 
nur Protest seiner Eltern oder eine eigene Ästhetik? 

Im Wahlprogramm der AfD 2025 spricht sich die Partei 
für eine »gemeinschaftsstiftende deutsche Leitkultur« 
aus, geprägt durch die deutsche Sprache, das Chris­
tentum, das antike Erbe, die Aufklärung und volks­
tümliche Traditionen. Geschlechtersensible Spra­
che lehnt sie ab, eine positive Sichtweise auf Preu­
ßen und das Kaiserreich soll Nationalbewusstsein 
stärken, Projekte der Filmförderungen sollen sich 
an Markt- und Publikumsinteresse orientieren. Es 
fällt wirklich schwer, dem etwas auch nur ansatz­
weise Parteiübergreifendes abzugewinnen. Vermitt­
lung scheint ausgeschlossen. Menschen, die gleich­
zeitig auf dieser Erde spazieren, müssen sich vertra­
gen, sagte meine vierjährige Tochter. Das war nicht 
so und ist es auch nicht. Aber den Versuch ist es wert.

Theater »haben als kulturelle Institutionen die 
Aufgabe, darstellende Kunst aufzuführen und dabei 
einen Raum für gesellschaftliche Begegnung zu schaf­
fen. Theater spiegeln Werte wider, Überzeugungen 

und Kämpfe einer Gesellschaft und ermöglichen es 
dem Publikum, durch die Darstellung anderer Lebens­
welten die eigene alltägliche Realität zu hinterfra­
gen«, so sieht es der Deutsche Bühnenverein. Aber 
was nützt es, wenn nur diejenigen demokratisch mis­
sioniert werden, die ohnehin schon missioniert sind? 
Die Denkmalpfleger unterscheiden sehr richtig zwi­
schen Denkmalpflege und Gedenkkultur, unterschied­
liche Sichtweisen und Methoden. Handelt es sich um 
Zeugnisse einer abgeschlossenen historischen Epo­
che mit ihren teils ganz andersartigen Wertevorstel­
lungen oder um kulturelle Orientierung heute? Musi­
ker sind in Sorge um die Finanzierung nichtkommer­
zieller Aufführungen und Experimente neuer Musik, 
bei denen man nicht weiß, was herauskommt. Und 
nicht nur Literaten denken über Worte nach, die man 
nicht mehr sagt, nicht mehr sagen kann, nicht mehr sa­
gen darf. Schwarzfahrer, zwei linke Hände haben oder 
Indianerfilm geht nicht, aber gegen Bombenwetter, 
Schlachtplan, Nebenkriegsschauplatz oder das Auf­
fahren schwerer Geschütze mit Argumenten, die wie 
aus der Pistole geschossen kommen – dagegen hat nie­
mand etwas. Im Internet finden sich klare Hinweise: 
»Sagt stattdessen«, »besser sagst du«, »politisch kor­
rekt ist«. Die Rubrik »Was darf man heute noch sa­
gen« füllt ganze Seiten. Führt Übertreibung ganz ein­
fach immer zur Ablehnung? Wird sich in einiger Zeit 
eine allseits angenommene Alltagssprache durchset­
zen? Jetzt muss ich den Spieß umdrehen, wieso eigent­
lich den Spieß, den für Schweinebraten oder die his­
torische Stichwaffe? Die Goldwaage ist nicht für Wor­
te, sondern zum Abwiegen von Gold erfunden worden, 
und eigentlich wird niemand die Nadel im Heuhaufen 
suchen. Die deutsche Sprache steckt voller Metaphern, 
Redewendungen und Sprüche. Manchmal ist es nicht 
einfach, unmissverständlich die eigene Meinung zu 
Grundwerten, Diversität oder Minderheitenschutz zu 
artikulieren, die faktenbasierte persönliche Ansicht, 
das subjektive Urteil, die Wertung. Und wenn ich nun 

Wichtig
Was ist 2026 wichtig? Zwei Themen­
felder sehe ich, die unsere ganze 
Aufmerksamkeit verlangen. Zum ei­
nen sind es die Gefahren, die durch 
die Unsicherheiten in der Weltpoli­
tik ausgelöst werden. Ein großer 
globaler Krieg ist nicht mehr un­
denkbar. Wahnsinn! Die Verantwort­
lichen spielen ungeniert mit dem 
Feuer. Von dem unsagbaren mensch­
lichen Leid, das eine solche Kata­
strophe mit sich bringen würde, ein­
mal abgesehen, sind wir in der Kul­
tur auf eine solche Katastrophe nicht 
im Geringsten vorbereitet. 

Welche Kulturgüter sollen wo und 
wie geschützt werden? Wie kann un­
ser kulturelles Erbe, das materielle 
und auch das immaterielle, für die 
nachfolgenden Generationen erhal­
ten werden? Wie können auch im 
Krisenfall kulturelle Einrichtungen 
offengehalten werden? Darüber 
nachzudenken, verursacht mir im 
ganzen Körper Schmerzen, aber es 
muss sein, wir dürfen uns nicht vor 
diesen Herausforderungen drücken, 
und wir dürfen nicht glauben, dass 
irgendjemand anderes diese Aufga­
be schon im Blick hätte.

Nicht minder wichtig ist die 
Frage, wie wir mit der sogenann­
ten Künstlichen Intelligenz, der KI, 
umgehen wollen. Dieses hilfreiche 
Etwas, das sich in Windeseile durch 
unser aller Leben frisst, wird bald 
vollständig unentbehrlich sein. Et­
was wird dann unser Leben maß­
geblich bestimmen, dessen innere 
Beschaffenheit uns letztlich un­
bekannt ist. Für den Kulturbereich 
hat KI auch unmittelbare Auswir­
kungen auf die Art und Weise wie 
Kunst entsteht, nur von Menschen, 
von Menschen und Maschine ge­
meinsam, oder vielleicht sogar nur 
von Maschinen?

Kann die Maschine ein Schöpfer 
sein? Juristisch noch nicht, praktisch 
aber schon längst. Die global agie­
renden Tech-Giganten haben das 
»Wissen« für ihre KI-Systeme mit­
tels Datamining skrupellos zusam­
mengeklaut, und natürlich können 
aus diesen Versatzstücken, neu ge­
ordnet, neu zusammengefügt, neu 
präsentiert, künstlerische Anmutun­
gen entstehen, die den meisten Nut­
zern ausreichen werden. Damit ist 
die KI, so nützlich sie im Einzelfall 
auch sein kann, eine nicht zu unter­
schätzende Gefahr für den gesam­
ten Kulturbereich. Die KI-Systeme 
müssen reguliert werden, oder der 
Kulturbereich wird massiven Scha­
den nehmen.

Sind das alles dystopische Unter­
gangsfantasien? Nein, es ist ein Ar­
beitsauftrag, der jetzt erledigt wer­
den muss. Indem wir uns diesen He­
rausforderungen stellen und eine 
Mitverantwortung für diese The­
menbereiche übernehmen, werden 
wir das Heft des Handels zurück­
gewinnen. Das ist die positive Aus­
sicht für 2026. 

Olaf Zimmermann,  
Geschäftsführer 
des Deutschen 
Kulturrates und 
Herausgeber von  
Politik & Kultur

Was nützt es, wenn nur diejeni-
gen demokratisch missioniert 
werden, die ohnehin schon mis-
sioniert sind?

Die Welt  
des Tanzes
Seiten 17 bis 31
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Béatrice Portoff steht für ein Kultur­
verständnis, das auf Austausch, Ver­
netzung und gegenseitiger Förderung 
basiert. Die Juristin ist Präsidentin 
der GEDOK, der Gemeinschaft Deut­
scher und Oesterreichischer Künstle­
rinnenvereine aller Kunstgattungen. 
In Straßburg geboren und in Luxem­
burg und Brüssel aufgewachsen, kam 
Béatrice Portoff früh mit europäischen 
Perspektiven in Berührung. Dieses In­
teresse begleitet sie bis heute. Nach 
ihrem Studium führten ihre beruf­
lichen Stationen sie nach Kalifornien 
und Asien. In Peking arbeitete sie für 

eine EU-Delegation, in Hongkong ab­
solvierte sie einen juristischen Mas­
ter und war anschließend als Anwäl­
tin tätig, wobei sie sich auf Kooperati­
onen zwischen China und der Europä­
ischen Union spezialisierte. Japan, das 
Béatrice Portoff bereits 1985 kennen­
gelernt hatte, blieb ein prägender Be­
zugspunkt: In Tokio engagierte sie 
sich als Generalsekretärin eines fran­
zösisch-japanischen Frauenclubs. Die 
Vernetzung und Förderung von Frau­
en begleitet sie bis heute. So ist Portoff 
Mitglied im International Women’s 
Club, dessen Präsidentin sie 2017 war. 

Ihr langjähriges Engagement für kultu­
rellen Austausch, für Literatur und für 
die europäische Idee findet heute sei­
nen Ausdruck in ihrer Arbeit als Präsi­
dentin der GEDOK. Der Verband, der in 
diesem Jahr sein 100-jähriges Beste­
hen feiert, wurde 1926 von Ida Deh­
mel als spartenübergreifende, bewusst 
unpolitische Gemeinschaft gegrün­
det, um Künstlerinnen Arbeits- und 
Sichtbarkeitsräume zu eröffnen. Heu­
te ist die GEDOK das älteste und euro­
paweit größte Netzwerk für Künstle­
rinnen mit über 2.800 Mitgliedern in 
23 Ortsgruppen. 
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Kulturmensch Béatrice Portoff

schon mal den Spieß umdrehe, dann 
nur, um für die freie Meinung zu plä­
dieren und ebenso für wahrheitsgemä­
ße Berichterstattung: wer, was, wann, 
wo, warum, wie, wozu. 

Womit wir bei einem wichtigen The­
ma sind: bei der Glaubwürdigkeit des 
Politikers, des Medienmachers, des Kul­
turschaffenden und des Wissenschaft­
lers. Alle dürfen auch irren und richtig­
stellen. Der Politiker findet sich im Inter­
net als Baby, mit verstellter Stimme, im 
fremden Körper, in veränderter Umge­
bung oder zusammen mit Menschen, die 
er gar nicht kennt. KI macht’s möglich. 
Verfremdung als künstlerisches Mittel, 
oder doch Beleidigung? Der öffentlich-
rechtliche Rundfunk könnte den Schwur 
abgeben, KI redaktionell zu kennzeich­
nen, abgesehen von Textbaustein­
hilfen oder Suchläufen. Die Demokra­
tie braucht wahrheitsgemäße Berich­
te und verschiedene Meinungen dazu. 
Auch das ist kulturelle Vielfalt.

Stellen Sie in dem von Ihnen ver­
tretenen Bereich vermehrte Anfragen 
zur Arbeit bzw. Förderpolitik in Land­
tagen oder im Deutschen Bundestag 
fest? Wenn ja, welche? Die zweite Fra­
ge des Deutschen Kulturrates, wie aus ei­
nem Krankenkassenformular. Antwort: 
Ja. In den Landtagen stellen Oppositi­
onsfraktionen viele Fragen zur Förder­
politik und kriegen sie auch beantwortet. 
Tatsächlich kann man ja jedes Kunst­
projekt hinterfragen, warum nicht. Es 
gibt doch gute Antworten, überzeugend 
und geduldig ausgeführt. Wer sich nicht 
mehr selbst hinterfragt, ist falsch in der 
Kultur. Die Menge an Fragen, oft von ei­
nem Landtag zum anderen unverändert 
weitergereicht, legt allerdings durch den 
Zeitaufwand zur Beantwortung lahm – 
die Zusammensetzung eines Ensembles 
nach Herkünften, Gründe der Spielplan­
gestaltung, Besucherzahlen. Wieso be­
kommen Musiker im Orchester dassel­
be Gehalt, obwohl sie doch unterschied­
lich viel spielen … Geschenkt. 

Die dritte Kulturratsfrage betrifft 
die Legitimierung von Kultur. Wird 
Kultur-Arbeit infrage gestellt, wird sie 

gebraucht, gehört Kultur zur kritischen 
Infrastruktur? In der Ukraine, in Gaza 
und Israel geht es um Leben und Tod, 
der Katastrophenschutz in Deutschland 
wird hochgefahren, und die Kultur ver­
stummt. Als zum ersten Mal der Begriff 
»Remigration« aufkam, erschraken alle. 
Jetzt gehört er zum Sprachgebrauch und 
löst keinen Schreck mehr aus, obwohl 
doch Remigration nur mit Staatsgewalt 
möglich wäre. Extremisten okkupieren 
Begriffe wie Heimat, Vaterland, Deutsch­
sein, Familie. Muss man jetzt einen Bo­
gen machen um Eichendorffs »Mond­
nacht« von 1830 mit Heimatverbunden­
heit, Sehnsucht nach Freiheit der Seele? 
Natürlich nicht.

Kultur entsteht auf einem verzweig­
ten Förderbaum, von dem einzelne Äste 
abgebrochen werden, fällt gar nicht auf, 
niemand schreit. Aber Kulturmenschen 
sind doch Profis auf ihrem jeweiligen 
Gebiet, können sich künstlerisch aus­
drücken, Gedanken-Gemeinschaft an­
bieten. Dazu braucht es ungewöhnliche 
Ideen und Orte, interaktive Formen für 
alle. Ausgrenzung macht Menschen 
stark. Hinter jedem direkt gewählten 
Abgeordneten steht eine große Anzahl 
an Wählerinnen und Wählern, die nicht 
rechtsextrem ist. Wir brauchen die Ab­
grenzung für unverhandelbare Werte der 
Demokratie, Verfassungsinhalte, Migra­
tion, Klimaschutz, aber nicht die Aus­
grenzung. Es ist schon tragisch, dass 
rechtsextreme Politik genau diejeni­
gen im Mark trifft, denen es nicht so gut 
geht – durch weniger Bürgergeld, Ab­
lehnung von Gewerkschaften und Tarif­
system, Abbau von Schutz und Förder­
möglichkeiten u.v.m. Also müssen wir 
alles stärken, was die Meinungsfreiheit 
stärkt, ganz besonders Schulen, den 
Kunst- und Musikunterricht, Literatur, 
Geschichte. »Deutschland first« passt 
nicht in die europäische Vision.

Und zum Schluss: Kürzlich verbrach­
te ich ein paar Tage im Spreewald und 
ließ mich bei einer zauberhaften Fahrt 
vom Kahnführer unterhalten. Er legte 
Wert auf seine Berufsbezeichnung als 
Führer, nicht falsch, Jakob und Wilhelm 

Grimm verzeichnen den Kahnführer in 
ihrem deutschen Wörterbuch 1864. Es 
war auch tatsächlich ein Kahnführer und 
keine Kahnführerin, Diversität ausge­
schlossen. Er schimpfte auf die Politik in 
Berlin, man müsse alle dort austauschen. 
Schon winkte er ab, über Politik nach­
zudenken würde ihm schlechte Laune 
bereiten. Aber es sind doch alle gerade 
ausgetauscht worden, dachte ich. Aus 
SPD, FDP und Grünen wurde CDU und 
SPD. Und weil die vorzeitig abgewählte 
Regierung nicht alles zu Ende bringen 
konnte, musste die neue an manchen 
Stellen anknüpfen. Woher sollten über­
haupt diejenigen kommen, die in Ber­
lin ersatzweise regieren sollten? Auf der 
Spree schwammen einzelne Eisklumpen, 
Äste mit roten Schneeballbeeren rag­
ten in das Wasser hinein, und die Nut­
rias gingen unbehelligt von Wetter und 
Kähnen ihren Alltagsgeschäften nach. 
Das war’s mit der Politik. Ich habe ihm 
nicht widersprochen, dem Kahnführer. 
Hätte ich machen müssen. Oder mich 
wenigstens dafür auf ein Bier verabreden.

Die Verfasserin ist Musikwissenschaft-
lerin, Professorin an der Universität 
Potsdam, Vizepräsidentin des Deut-
schen Musikrates und Präsidentin des 
Landtages Brandenburg

DER AUSBLICK

Die nächste Politik & Kultur  
erscheint am 1. März 2026.
Im Fokus steht das Thema 
»Das Grüne Band«.
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Künstlerinnen und 
Künstler werden, auch 
wenn die wirtschaft
lichen Aussichten 
noch so mies sind, 
weiterarbeiten, weil  
es sie ausmacht
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Jobkiller KI – Geht der Kultur die Arbeit aus?
Zu den Auswirkungen von KI auf Kunst, Kultur und Medien

OLAF ZIMMERMANN & 
GABRIELE SCHULZ

I n den letzten Jahrzehnten waren 
Kunst und Kultur sehr oft Ret­
tungsanker, wenn es um die Nut­
zung von leerstehenden Fabrik­

gebäuden, die Belebung von Stadt­
vierteln und in jüngster Zeit auch von 
Kirchengebäuden, die für ihren ur­
sprünglichen Zweck, den Gottesdienst, 
mangels Gläubigen nicht mehr ge­
braucht werden, ging. Als Karstadt-Kauf­
häuser in den Innenstädten geschlossen 
wurden, wurde schnell der Ruf nach kul­
tureller Nutzung laut. Gelten doch ins­
besondere Künstlerinnen und Künstler 
als besonders genügsam, wenn es um die 
Beschaffenheit ihrer Arbeitsräume geht. 

Insbesondere Anfang der 2000er Jah­
re wurde diese Form der Umnutzung 
wissenschaftlich geadelt. Der Ökonom 
und Hochschullehrer Richard Florida 
wird sehr häufig angeführt, wenn es da­
rum geht, die Relevanz von Wissens­
produktion und Kreativität für die wirt­
schaftliche Entwicklung zu beschrei­
ben. Es war von der Kreativen Klasse 
die Rede und ihren Impulsen für die 
Stadtentwicklung. Kreative als mo­
derne »Trockenwohner«. Und ähnlich 
den »Trockenwohnern« des 19. Jahrhun­
derts, die die schnell gebauten Miets­
kasernen so lange bewohnten, bis sie 
an Bessergestellte vermietet werden 
konnten, hatten viele Kreative ihren 
Dienst getan, wenn Stadtviertel auf­
gewertet und gentrifiziert waren. Kul­
turorte, die oftmals befristet und pro­
jektbezogen öffentlich gefördert waren, 
waren nur noch ein weiterer Haushalts­
posten, der in Frage gestellt werden 
konnte. Kulturunternehmerinnen und  
 -unternehmer konnten und können 
sich Mieten in gentrifizierten Gegen­
den in der Regel nicht leisten.

Doch konnten sie vorher tatsäch­
lich Geld verdienen? Zumindest für 
selbstständige Künstlerinnen und 
Künstler lässt sich statistisch bele­
gen, dass es »frühere Zeiten«, in de­
nen flächendeckend und von allen gut 
verdient werden konnte, nicht gab. Die 

wirtschaftliche Situation war und ist für 
viele prekär.

Mit Kunst und Kultur Geld zu ver­
dienen war schon immer schwie­
rig und wird es bleiben. Es ist schwer 
vorherzusehen, wer oder was sich am 
Markt tatsächlich durchsetzen wird. 
J. K. Rowlings Harry Potter wurde zu­
nächst von Verlagen abgelehnt, inzwi­
schen ist die Autorin reich, und es gibt 
ein ganzes Harry-Potter-Universum, an 
dem viele mitverdienen. Ebenfalls ist 
es herausfordernd, auf Dauer erfolg­
reich zu sein. Was auf der einen Seite 
das Alleinstellungsmerkmal, also der 
Wiedererkennungseffekt einer Künst­
lerin oder eines Künstlers ist, kann auch 
eine Last werden, denn schließlich wol­
len die Kundinnen und Kunden doch 
immer wieder Neues. Und Neues zu 
entwickeln ist sicher das schwierigste 
Unterfangen im künstlerischen Prozess.

Dennoch: Der Kultur geht die Arbeit 
nicht aus! Künstlerinnen und Künst­
ler werden, auch wenn die wirtschaft­
lichen Aussichten noch so mies sind, 
weiterarbeiten, weil sie es müssen, weil 
es sie ausmacht. Ebenso wird es wei­
ter Vermarkter geben, die allen Risi­
ken zum Trotz weitermachen werden, 
weil es ihre Leidenschaft ist und weil 
sie an ihre Arbeit glauben, auch wenn 
einige in ebenso prekären Verhältnis­
sen wirtschaften wie Künstlerinnen und 
Künstler.

Aber: Die Arbeit im Kunst-, Kultur- 
und Medienbereich ändert sich gera­
de dramatisch! Technische Entwick­
lungen hatten schon immer Auswir­
kungen auf künstlerische Arbeit, man 
denke nur an die Fotografie, die die Por­
trait- und Landschaftsmalerei veränder­
te. Oder das Fernsehen und seine Aus­
wirkungen auf die gesamte Kinoland­
schaft, angefangen von den Wochen­
schauen, die obsolet wurden, bis hin 
zu einem ersten Kinosterben.

Dennoch, der Einschnitt, den die KI 
für den Kunst-, Kultur- und Medien­
bereich bedeutet, ist in der jüngeren 
Geschichte am ehesten mit dem Ein­
satz von Robotern in der Industrie­
produktion und dem daraus entste­
henden massiven Verlust an Industrie­
arbeitsplätzen zu vergleichen.

Schon heute ist massenhaft KI-
generierte Musik zu hören. Wer sei­
nen Verwandten, Freunden oder Kol­
leginnen zum Geburtstag oder Jubi­
läum eine Freude machen will, kann 
ruckzuck einen Song zu Ehren des Ju­
bilars per KI generieren. Spotify und 
andere Plattformen bieten Unmen­
gen an KI-generierter Musik an – und 
manches davon ist noch nicht einmal 

so schlecht. Ein Text in einer unbe­
kannten Sprache, rasch Google-Über­
setzer oder anderes genutzt, und in 
Windeseile steht er gar nicht mal so 
übel übersetzt zur Verfügung. Warum 
noch mühselige Recherchen in Daten­
banken oder Bibliotheken, wenn die KI 
es so leicht macht, relevante Literatur 
zu finden? Eine Einladung zur Hoch­
zeit, warum zur Designerin gehen, zü­
gig die Parameter in einem KI-System 
eingeben, ChatGPT zum Beispiel steu­
ert noch ein Gedicht bei, und Midjour­
ney oder eines der vielen anderen KI-
Bildsysteme macht die Illustrationen. 
In Minuten erledigt – und man hat das 
Gefühl, es hat noch nicht einmal et­
was gekostet.

Die KI-Systeme werden mit urheber­
rechtlich geschützten Werken gefüttert 
bzw. bauen diese in den großen verfüg­
baren Welten des Internets ab. Das ge­
schieht zumindest nach europäischen 
Maßstäben unrechtmäßig und ist ei­
ner der größten Unternehmensraub­
züge der Wirtschaftsgeschichte. Die 
KI-Unternehmen verdienen sich eine 
goldene Nase an dem, was Künstlerin­
nen und Künstler sowie andere Krea­
tive erdacht und worin die Vermark­
ter Geld investiert haben, damit es auf 
dem Markt zugänglich ist. Selbstver­
ständlich und ohne Frage müssen alle 
Instrumente des Urheberrechts genutzt 
und weiter geschärft werden, damit die 
Urheberinnen und Urheber sowie die 
anderen Rechtsinhaber zumindest im 
Nachhinein vergütet werden. 

Das wird aber nicht reichen. KI ist 
nicht allein eine urheberrechtliche Fra­
ge. KI wird massive Auswirkungen auf 
den Arbeitsmarkt Kultur und Medien 
haben. Ende des letzten Jahres war zu 
lesen, dass RTL 600 Arbeitsplätze ein­
sparen wird. Beschönigend wird hier 
von Synergien gesprochen und zugleich 
bekannt, dass durch den Einsatz von KI 
bei der Erstellung von Nachrichten in 
den verschiedenen Formaten erheb­
liche Einsparpotenziale vermutet wer­
den. In anderen Medienunternehmen 
wird es nicht anders sein. KI-generier­
te Texte in Zeitungen oder Internet­
portalen sind selbstverständlich gewor­
den. Der Wegfall von Werbeeinnahmen 
wirkt sich massiv auf den gesamten 
Pressemarkt aus. Das Leistungsschutz­
recht für Presseverleger konnte seine 
Erwartungen nicht erfüllen. Längst pri­
orisieren Google und andere Suchma­
schinen die eigenen KI-generierten In­
halte und diejenigen, von denen diese 
Inhalte gewonnen werden, rangieren 
an hinterer Stelle, was sich wiederum 
auf Werbeeinnahmen auswirkt. 

Die großen Mengen an unaufgefor­
dert eingesandten Manuskripten oder 
Drehbüchern werden in vielen Verla­
gen oder Filmproduktionen oft zuerst 
von einer KI auf mögliches Veröffent­
lichungspotenzial geprüft. Die Recht­
schreib- und Grammatikprüfung von 
Texten kann eine KI übernehmen. KI 
unterstützt bei zielgerechter Wer­
bung. Übersetzungen von journalisti­
schen Texten oder die Untertitelung 
von Beiträgen kann die KI. Wiederkeh­
rende Verträge können durch KI schnell 
und effizient generiert werden. Nut­
zerinnen- und Nutzergruppenanaly­
sen gehen zügig durch KI. Der Clou 
dabei ist, dass KI desto lohnender und 
effizienter wird, je mehr Datenmen­
gen zur Verfügung stehen und genutzt 
werden können. D. h. je mehr KI ange­
wandt wird, desto leistungsfähiger wird 
die Technik und desto besser werden  
 – zumindest aktuell noch – die Ergeb­
nisse.

Dies wird selbstverständlich seine 
Spuren im Kunst-, Kultur- und Medien­
bereich hinterlassen und wird Men­
schen in Arbeitsbereichen treffen, bei 
denen eine hohe Qualifikation erfor­
derlich ist. KI ist die nächste Stufe der 
technischen Revolution, die wie im­
mer bei solchen tiefgreifenden Verän­
derungen eine Menge an Chancen in 
sich birgt, aber ebenso Risiken. 

Der Deutsche Kulturrat wird daher 
in den nächsten Monaten in Arbeits­
gruppen erörtern, wie KI eingesetzt 
wird, welche Vorteile der Einsatz von 
KI bietet, welche Risiken bestehen, wie 
sich die Arbeit und die Qualifikations­
profile verändern. In den Arbeitsgrup­
pen werden Expertinnen und Exper­
ten aus den Kultureinrichtungen, den 
Kultur- und Medienunternehmen, der 
Kulturförderung, der kulturellen Bil­
dung und Künstlerinnen und Künst­
ler sich mit der Frage befassen, was der 
Einsatz von KI für den Kunst-, Kultur- 
und Medienbereich bedeutet. 

Hierfür wurden folgende Arbeitsgrup­
pen gebildet:

	҄ Kulturwissenschaftliche Forschung 
und Bewahrung

	҄ Marketing/Publikumsgewinnung
	҄ Professionelle künstlerische Arbeit
	҄ Verwertung künstlerischer und 
kreativer Arbeiten in Kultur- und 
Medienunternehmen und Kultur­
einrichtungen

	҄ Kulturvereine/Amateurschaffen/
kulturelle Vermittlung/kulturelle 
Bildung

	҄ Kulturförderung

In den Arbeitsgruppen sollen unter an­
derem folgende Fragestellungen erör­
tert werden:

	҄ Wie wird KI eingesetzt? Welche 
Vorteile und welche Nachteile be­
stehen?

	҄ Wie verändert sich die Arbeit? 
Findet eine Entlastung von repeti­
tiven Arbeiten statt? Wird Arbeits­
zeit für kreative Arbeit frei oder 
wird Arbeit weiter verdichtet?

	҄ Wie ändert sich der Arbeitskräfte­
bedarf? Welche neuen Qualifika­
tionsanforderungen bestehen? 
Welche Potenziale bestehen in der 
Fort- und Weiterbildung?

	҄ Welche Innovationen sind durch  
den Einsatz von KI möglich, die zu­
vor nicht möglich waren? 

	҄ Was muss geschehen, um künstle­
rische Arbeit zu sichern? Wie kön­
nen Alleinstellungsmerkmale 
künstlerischer Arbeit erhalten blei­
ben? Welche Stellschrauben müssen 
im Urheberrecht gedreht werden?

	҄ Wie wirkt sich der Einsatz von KI 
auf die Auswahl- und Förderprozes­
se aus?

Mitte März soll eine erste Bestands­
aufnahme abgeschlossen sein und auf 
dieser Basis überlegt werden, wie und 
mit welchen Schwerpunkten weiterge­
arbeitet werden soll. Wir sind fest da­
von überzeugt, dass dem Kunst-, Kul­
tur- und Medienbereich die Arbeit nicht 
ausgehen wird. Sie wird sich jedoch 
spürbar verändern. Offen ist, wie groß 
der Arbeitskräftebedarf in diesem Sek­
tor künftig sein wird. Sich damit ausein­
anderzusetzen, ist besonders schmerz­
lich, wenn der Beruf mehr ist als Geld 
verdienen und eher als Berufung ver­
standen wird. 

Noch können die Rahmenbedingun­
gen angepasst werden, um den Kultur­
arbeitsmarkt dauerhaft auf hohem Ni­
veau zu sichern. Aber viel Zeit bleibt 
nicht, wir müssen uns beeilen.

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

KI wird massive Aus-
wirkungen auf den 
Arbeitsmarkt Kultur 
und Medien haben
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Es sind identi-
tätsstiftende 
Kulturgegen-
stände, die in 
jenen Kriegen,  
in denen es auch 
um kulturelle 
Deutungshohei
ten und poli-
tische Doktrin 
geht, zur Ziel-
scheibe werden

Kein Bergungsort für Kulturgut  
im militärischen Konflikt
Eine Situationsbeschreibung

MATTHIAS WEHRY

A us Erfahrung wissen wir: Kulturgut 
ist im militärischen Konflikt verletz­
lich. Es ist Ziel von Zerstörung, Ge­

genstand von Raub und Plünderung und 
Bezugspunkt von Propaganda. Dazu ist Kul­
turerbe – das ist bittere Wahrheit – prädes­
tiniert. Es ist, wie die Bund/Länder-KRITIS-
Konzeption des Bundesamts für Bevölke­
rungsschutz und Katastrophenhilfe (BBK) 
sagt, Vermittler kultureller Identität. Es 
sind identitätsstiftende Kulturgegenstän­
de, die in jenen Kriegen, in denen es auch 
um kulturelle Deutungshoheiten und poli­
tische Doktrin geht, zur Zielscheibe werden. 
Und insbesondere der Aggressor Russland 
hat in der Ukraine ein fast untrügliches Ge­
spür für die Verheerungen in einer Gesell­
schaft bewiesen, die ihre kulturelle Über­
lieferung in Schutt und Asche gelegt sieht, 
geplündert, verschleppt, zerstört.

Dabei sind die Phänomene sowohl der 
beiläufigen wie der gezielten Kulturgut­
zerstörung nichts Neues. Es hat etwas un­
angenehm Konstantes in der Menschheits­
geschichte, dass in der maximalen Ge­
waltexplosion des bewaffneten Konflikts 
auch das zerstört wird, was als Objekt zum 
historischen, sakralen oder gesellschaft­
lichen Identifikations- und Bezugspunkt 
einer Community wurde. Es sind die Ver­
heerungen der ersten Hälfte des 20. Jahr­
hunderts, die 1954 zur Haager Konvention 
zum Schutz von Kulturgut bei bewaffneten 
Konflikten führten, und es ist die Präambel 
dieses völkerrechtlichen Vertrags, die diese 
Erkenntnis deutlich macht, »dass das Kul­
turgut während der letzten bewaffneten 
Konflikte schweren Schaden gelitten hat 
und infolge der Entwicklung der Kriegs­
technik in zunehmendem Maße der Ver­
nichtungsgefahr ausgesetzt ist«. 

Mit der Konzeption Zivile Verteidigung 
und der Richtlinie für die Zivile Alarm­
planung liegen bundesweit heute konkrete 
Maßnahmen vor, wie der Zivilschutz und 
die öffentliche Verwaltung auch im Be­
reich des Kulturgutschutzes handlungs­
fähig werden können. Der Abschnitt 6.12. 
der Konzeption Zivile Verteidigung nennt 
die Aufgabe des Kulturgutschutzes nach 
den Vorgaben der Haager Konvention. Ne­
ben der Listung von schützenswerten Kul­
turgütern erwähnt die Konzeption explizit 
auch das Entwickeln von »baulich-tech­
nische(n) Schutzmaßnahmen, Notfall­
planungen und andere(n) geeigneten Maß­
nahmen, um diese Güter gegen Beschädi­
gung und Vernichtung zu schützen«. Sehr 
klar wird hierbei das Thema »Vorbereitung 
für eine Verlagerung, Einrichtung von 

Bergungsräumen« genannt. Bekanntlich 
wurden im Zweiten Weltkrieg eine Vielzahl 
von Bergungsräumen – Schlösser auf dem 
Lande, Bergwerke und Schächte – genutzt, 
um zumindest Teile des beweglichen Kul­
turerbes aus den Städten als Ziele der Bom­
bardierung vor der Vernichtung zu retten. 

In Deutschland gibt es derzeit nur ei­
nen Bergungsort, und in diesem liegen 
nicht Originale, sondern Mikrofilme. Das 
ist gut so. Im Zentralen Bergungsort im 
Barbarastollen bei Oberried werden die 
Filme der Bundessicherungsverfilmung, 
koordiniert vom BBK, gesichert. Diese Se­
kundärformen sichern die kulturelle Über­
lieferung aus Archiven, Bibliotheken und 
Museen. Diese Maßnahme ist eine der gro­
ßen Glanzleistungen der Bundesrepublik 
im Kulturgutschutz.

Wer nun aber aus den Erfahrungen 
des Ersten und Zweiten Weltkrieges oder 
aus dem Kalten Krieg heraus weitere Ber­
gungsorte erwartet, die neben der Sekun­
därform auch das eigentliche Kulturgut, 
soweit es überhaupt beweglich ist, sichern 
könnten, steht in Deutschland vor einer 
ziemlichen tabula rasa. Im Kriegsfall wüss­
te man nicht, wohin mit dem Kulturgut. 
Nach dem Überfall auf die Ukraine haben 
verschiedene Sammlungseinrichtungen 
ihre alten Schutzpläne wieder hervorge­
kramt und entstaubt. Staub, der zuwei­
len mehr als 70 Jahre auf den Konzepten 
lag. Die Aktualisierung war geboten. Aber 
Bergungsorte sind dabei nicht entstanden. 

Es ist nicht so, dass nichts existiert. In 
den Konzepten der Notfallverbünde, die 
deutschlandweit von Sammlungseinrich­
tungen ins Leben gerufen wurden, finden 
sich auch Auslagerungsorte für havarier­
tes Kulturgut. Neben Infrastrukturen – 
Dienstleister, Kühlhäuser, Supermärkte 
mit Kühlräumen – zum schnellen Einfrie­
ren von geschädigtem Kulturgut bestehen 
Pläne mit Ausweichorten, wenn ein De­
pot havariert ist. Das sind dann oftmals 
freie Magazinflächen anderer Teilnehmer 
des jeweiligen Notfallverbundes. Was für 
die Havarie einer einzelnen Sammlung 
funktioniert, wird bei der Gesamtgefähr­
dung einer Region nicht mehr klappen. Im 
schlimmsten Fall liegen alle Einrichtun­
gen im Zielgebiet. 

Auch bestehen aus der Nachkriegszeit, 
aufgrund der unmittelbaren Zerstörungs­
erfahrung der beteiligten Bauherren, ein­
zelne Gebäudekonzepte, die das Kultur­
gut im militärischen Konflikt retten können. 
In Stuttgart würde sich bei einer Deto­
nation der Verwaltungsbau des Haupt­
staatsarchivs auf das unterirdische Ma­
gazin legen und es durch eine Kuppel Bau­
schutt versiegeln. Hoffen wir, dass zuvor 
die Wasserleitungen der Verwaltungs-WC 

abgestellt wurden, um die verschlosse­
nen Keller nicht zu tränken. Im hanno­
verschen Archivaußenstandort Pattensen 
besteht ein Atomwall, der die Druckwelle 
aus Hannover über das Gebäude und das 
darin enthaltene Sammlungsgut leiten 
soll. Derartige Konzepte dürften technisch 
kaum mehr aktuell sein. Sie zeigen, dass 
der Diskurs zwar keineswegs neu ist, aber 
zu keinem koordinierten Aufbau von Ber­
gungsorten geführt hat.  

Andere Länder sind bei diesem Thema 
weiter. Ein Blick über die Grenze in die 
Schweiz zeigt einen vorbildlichen Ansatz: 
Verteilt über das Land, oft angedockt an 
Sammlungsgebäude, liegen inzwischen 
mehr als 300 Kulturgüterschutzräume 
vor. Bekanntlich hat die Schweiz jahr­
zehntelange Erfahrungen im Tiefbau. Das 
Bundesamt für Bevölkerungsschutz der 
Schweiz informiert über diese Kulturgüter­
schutzräume als »unterirdische Infrastruk­
tur, die der sicheren Aufbewahrung von be­
weglichen Kulturgütern bei bewaffneten 
Konflikten, Naturereignissen oder zivili­
sationsbedingten Katastrophen« dienen. 
Diese Räume müssen, so ist es festgelegt, 
»einen Basisschutz gegen die Wirkung mo­
derner Waffen gewährleisten, insbesonde­
re gegen alle Wirkungen von nuklearen 
Waffen sowie Nahtreffer von konventio­
nellen Waffen«. Die Räume sind so kon­
zipiert, dass sie »Naturgefahrenereignisse 
mit einer Wiederkehr von bis zu 300 Jah­
ren schadenfrei überstehen«. Die Mehr­
kosten für die Erstellung und Erneuerung 
dieser Räume trägt der Bund. Die Samm­
lung muss dazu von nationaler Bedeutung 
sein, der Baustandort gemäß kantonaler 
Gefahrenkarte als sicher gelten. Die Kul­
turgüterschutzräume der Schweiz berück­
sichtigen auch die Klimaverhältnisse für 
das Sammlungsgut und den ausreichen­
den mechanischen Schutz der Objekte. Es 
ist nicht das schlechteste Konzept, diese 
Räume in der Nähe der Sammlungen greif­
bar zu haben. So wird das Kulturerbe regi­
onal geschützt, kann schon im Voraus mit 
dem zu sichernden Gut bezogen werden 
und vermindert das Risiko, das an weni­
gen Orten gebündelte, bewegliche Kultur­
erbe zu leicht der Zerstörung auszusetzen. 

Dergleichen Kulturgüterschutzräume 
sind in Deutschland ein Desiderat, da in 
Deutschland bisher kein koordinierter 
Aufbau entsprechender Räume angesto­
ßen wurde. Wir sind noch mitten in den 
Diskussionen. Und es ist tatsächlich eine 
Diskussion wert, inwieweit modern ge­
baute Sammlungsgebäude – angesichts 
ihrer massiven Materialität und Struk­
tur – als Bergungsort ausreichen können. 
Das Schweizer Konzept antwortet ganz 
deutlich darauf: Um den notwendigen 

Schutz zu erfüllen, müssen Kulturgüter­
schutzräume unterirdisch nach bestimm­
ten Vorgaben erbaut werden. Das zweite 
Forum des Bündnisses Notfallallianz Kul­
tur in Deutschland (20.11.24) widmete sich 
der Frage nach den Bergungsorten. Das in 
der Diskussion genannte Argument, man 
müsse bei Bergungsorten für Kulturgut 
pragmatisch vorgehen und könne hier­
für nicht den perfekten Ort erwarten, der 
etwaige klimatische Bedingungen zur Si­
cherung der Bestände erfülle, wenn man 
andererseits Menschen im Katastrophen­
fall in Turnhallen unterbringe, irritiert: Für 
Menschen bietet eine Turnhalle vielleicht 
keine guten, aber zumindest angemesse­
ne Bedingungen im Katastrophenfall: Es 
gibt sanitäre Einrichtungen, Schutz gegen 
die Witterung, die Versorgung der Men­
schen ist meist einfach, und die Turnhal­
len sind oft gut zu erreichen und als zi­
vile Orte gekennzeichnet. Diese Räume 
sind für eine vorübergehende Evakuierung 
für Menschen geeignet, wenn auch viel­
leicht nicht angenehm. Wer diesen Ver­
gleich bemüht, muss zum Ergebnis kom­
men, dass die Bergungsorte für das Kul­
turgut zwangsläufig und ganz pragmatisch 
auch angemessene Bedingungen für das 
Kulturerbe haben muss. 

Im Oktober 1943 verbrannte die Ebs­
torfer Weltkarte, die wohl größte und 
komplexeste Weltkarte des Mittelalters, 
im Keller des Landesarchivs in Hanno­
ver, ehe sie in einen Auslagerungsort ver­
bracht werden konnte. Bekanntlich liegt 
der Charme der Vorsorge im dem zeit­
lichen Vorlauf, der es ermöglicht, gute 
und durchdachte Strukturen zu schaf­
fen, die im Notfall abrufbar sind. Zu die­
sem Zwecke wäre es geboten, überregio­
nal in die Abstimmung zu Bergungsorten 
für das Kulturgut zu gehen und zu klären, 
was wir unserem Kulturerbe als Vermitt­
ler kultureller Identität und unserer Ge­
sellschaft zumuten wollen. Der Weg zum 
Bergungsort ist weit: Es braucht Struktu­
ren von Bund und Ländern, aber auch die 
bereits in der Haager Konvention angeleg­
te Listung und Priorisierung von schüt­
zenswerten Kulturgütern. Es braucht mehr 
Wissen über das, was unsere Sammlungs­
gebäude heute bereits leisten können. Und 
es braucht das Bewusstsein und die Kom­
petenz der Sammlungseinrichtungen, die 
eigenen Bestände zu priorisieren, wie es 
einzelne Sammlungen und Notfallverbün­
de bereits vorgemacht haben, in komple­
xen Aushandlungsprozessen. Hoffen wir, 
dass wir nicht zu spät sind.

Matthias Wehry ist Präsident des Deut-
schen Nationalkomitees Blue Shield e. V. 
(Blue Shield Deutschland)

Mit Schutzvorrichtungen sollen Denkmäler und Kunstwerke in Lwiw vor russischen Angriffen bewahrt werden
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Im Ergebnis würde 
quasi als Neben
produkt und paral-
lel zum Digitalen 
Barbarastollen ein 
gewaltiger Wissens
speicher entstehen

Die besonderen He-
rausforderungen für 
die Langzeitsicherung 
werden bei digitalen 
Daten gänzlich andere 
sein als bei analogen 
Mikrofilmen

Seit 1975 lagern im Barbarastollen Behälter mit Millionen von Mikrofilmen
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Der digitale Barbarastollen
Die Zukunft des Kulturgutschutzes 

MICHAEL HOLLMANN

A m 9. Oktober 2026 beging 
das Bundesamt für Bevölke­
rungsschutz und Katastro­
phenhilfe (BBK) das 50-jäh­

rige Bestehen des Zentralen Bergungs­
orts (ZBO), eines umfunktionierten Sil­
berbergwerks im Schwarzwald. Dort 
lagert das BBK auf Mikrofilm gesicher­
tes Kulturgut für den Fall ein, dass die 
Originale durch kriegerische Einwir­
kungen oder sonstige katastrophale Er­
eignisse vernichtet worden wären. Der 
Öffentlichkeit ist der ZBO unter dem 
Namen »Barbarastollen« besser be­
kannt. Neben seinen vielen anderen 
Aufgaben im Bereich des Zivilschut­
zes nimmt das BBK auf diese Weise den 
in der Haager Konvention von 1954 ver­
ankerten Auftrag zum präventiven Kul­
turgutschutz sehr ernst. Mit Recht ver­
weist sein Präsident Ralph Tiesler auf 
den enormen Umfang der im Barbara­
stollen bereits eingelagerten Mikrofilm­
aufnahmen, deren Zahl die 1,3 Milliar­
den-Grenze längst übersteigt.

Das BBK wird sich jedoch in nähe­
rer Zukunft umstellen müssen, denn 
der Mikrofilm wird als Sicherungsmedi­
um schon in sehr absehbarer Zeit nicht 
mehr zur Verfügung stehen. Wie viele 
andere Technologien hat die Digitali­
sierung auch den Mikrofilm verdrängt. 

Eine solche Situation bietet die Mög­
lichkeit, das bisherige Vorgehen zu eva­
luieren und nach Technologien zu su­
chen, die heute bestehenden Beschrän­
kungen nicht mehr unterliegen. Im Fal­
le des Mikrofilms ist das zum Beispiel  
 – gewissermaßen als Preis für ein alte­
rungsbeständiges und kostengünstiges 

Trägermedium – der Verzicht auf far­
bige Abbildungen. Schon deutlich vor 
dem ZBO-Jubiläum hat das BBK daher 
einen Forschungsauftrag vergeben, um 
die Rahmenbedingungen einer Fortfüh­
rung des zivilen Kulturgutschutzes im 
digitalen Zeitalter ergebnis- und tech­
nologieoffen auszuloten.

Ganz sicher wird der »Digitale Bar­
barastollen«, den es nun zu planen gilt, 
nicht einfach nur die simple Eins-zu-
eins-Transformation des bewährten 
Konzepts des ZBO in eine entsprechen­
de IT-Lösung sein können. Die beson­
deren Herausforderungen für die Lang­
zeitsicherung werden bei digitalen Da­
ten gänzlich andere sein als bei ana­
logen Mikrofilmen. In einer digitalen 
Welt werden sich aber auch gänzlich 
neue Möglichkeiten eröffnen.

Daher sollten die Verantwortlichen 
in den Archiven, Bibliotheken und Mu­
seen das Ergebnis der BBK-Studie nicht 
einfach geduldig abwarten, sondern 
frühzeitig eigene Vorstellungen ent­
wickeln, wie die Kulturgutsicherung im 
digitalen Zeitalter aussehen und wel­
che Mehrwerte sie gegenüber dem bis­
herigen Verfahren generieren könnte.

Tatsächlich lassen sich schon heu­
te einige der Möglichkeiten beschrei­
ben, die eine digitale Kulturgutsiche­
rung über die reine Herstellung von Si­
cherungsabbildungen hinaus eröffnen 
würde. Zunächst wäre da ganz einfach 
der Verzicht auf die analoge Ausbelich­
tung von Bildern, die ohnehin schon 
seit vielen Jahren nicht mehr mit ana­
loger Fototechnik, sondern mit hoch­
wertigen Digitalkameras aufgenom­
men werden. Ohne weitere Aufwände 
können die Aufnahmen nun auch far­
big sein; sogar die Beschränkung auf 
schriftliche und bildliche Vorlagen kann 
aufgegeben werden, da digital auch Be­
wegtbilder und Tonaufnahmen gesi­
chert werden können. Die durchaus be­
trächtlichen Kosten für die Beschaffung 
der Rohfilme und die Technik für die 
Ausbelichtung und Nutzung der Mikro­
filme werden entfallen.

Aber die Überlegungen zu einem 
»Digitalen Barbarastollen« sollten viel 
grundsätzlicher ansetzen. Die bewährte 
Grundidee des ZBO besteht darin, einen 
Ort zu schaffen, an dem Abbilder von 
Kulturgut auf dem alterungsbeständigen 

Trägermaterial Mikrofilm – bei der Ein­
richtung des ZBO state of the art – so 
eingelagert werden, dass sie selbst eine 
atomare Katastrophe überstehen kön­
nen. Dazu müssen sie aber an einem si­
cheren Ort weggeschlossen werden und 
dürfen so lange nicht angetastet wer­
den, bis eine überstandene Katastrophe 
die Öffnung der Metallzylinder notwen­
dig macht. Die Koordination der Ein­
lagerung und die Unterhaltung des ZBO 
liegen in der Hand einer für die gesam­
te Bundesrepublik zuständigen Stelle, 
dem BBK, gleich ob die Mikrofilme aus 
einer Gedächtniseinrichtung des Bun­
des, eines Landes oder einer Kommu­
ne stammen.

Allerdings hoffen wir, dass eine sol­
che Katastrophe nie eintreten möge, und 
das bedeutet, dass die eingelagerten 
Filme im Idealfall nie genutzt werden 
müssen, aber auch nicht genutzt wer­
den können. Hinsichtlich der Zugäng­
lichkeit der Sicherungsreproduktionen 
eröffnet die digitale Transformation der 
zentralen Kulturgutsicherung in Gestalt 
eines »Digitalen Barbarastollens« wei­
tere und bedeutende Optionen. Abge­
sehen von der Einbeziehung von digita­
len Repräsentationen audiovisueller und 
dreidimensionaler Objekte in die Kultur­
gutsicherung könnten nun auch genuin 
digitale Objekte gesichert werden. Eine 
zentrale Sicherungslösung böte aber vor 
allem auch die Möglichkeit zur digita­
len Bereitstellung aller gesicherten Ob­
jekte über ein gemeinsames Portal wie 
die Deutsche Digitale Bibliothek (DDB)  
 – allerdings mit dem wichtigen Unter­
schied, dass infolge der zentralen Da­
tenhaltung nun auch Institutionen ohne 
eigenen Internetauftritt die Chance er­
öffnet würde, ihre »Schätze« online zu­
gänglich und nutzbar zu machen.

Voraussetzung dafür ist allerdings, 
dass das »Geschäftsmodell« des BBK als 
zentralem Koordinator auf einen Digi­
talen Barbarastollen übertragen wür­
de, der Bund die Kosten und Aufwän­
de für die Langzeitspeicherung und die 
Onlinestellung übernehmen würde und 
die Trägerschaft des Archivs, der Biblio­
thek oder des Museums weiterhin kei­
ne Rolle spielt.

Konkret wäre folgende Struktur denk­
bar: Alle Archive, Bibliotheken und Mu­
seen könnten – häufig schon vorhande­
ne – digitale Repräsentationen ihrer Ak­
ten, Bücher, Filme, Tonaufnahmen etc. 

einer zentralen Stelle übergeben, die 
zunächst und vor allem die Langzeit­
sicherung der Digitalisate übernimmt. 
Nach derzeitigem Standard würde das 
bedeuten, dass die übergebenen Da­
ten mindestens vierfach und geored­
undant gespeichert würden. Es müss­
ten also vier identische Massenspei­
cher an vier Orten als Archivspeicher 
etabliert werden, die laufend mitei­
nander synchronisiert würden. Über 
das Internet wären diese Speicher zum 
Schutz vor Cyberangriffen aber nicht 
zugänglich. So würde sichergestellt, 
dass ein katastrophales Ereignis nach 
menschlichem Ermessen nie alle Spei­
cher gleichzeitig zerstören könnte. Pa­
rallel könnte ein Präsentationsspei­
cher eingerichtet werden, auf dem – 
zum Beispiel über die DDB – alle Digi­
talisate in einem Internet-geeigneten 
Format allgemein zugänglich gemacht 
werden könnten. Eine Beschädigung 
dieses Präsentationsspeichers würde 
zwar Kosten und Aufwände, aber kei­
ne Datenverluste zur Folge haben; ge­
löschte oder beschädigte Daten könn­
ten jederzeit und vergleichsweise ein­
fach wieder aus den Archivspeichern 
rekonstruiert werden.

Im Ergebnis würde quasi als Neben­
produkt und parallel zum Digitalen Bar­
barastollen ein gewaltiger Wissens­
speicher entstehen, ein überall auf der 
Welt zugängliches Digitales Deutsches 
Nationalmuseum von ungeheurer Viel­
falt und höchster Repräsentativität für 
den Kulturstandort Deutschland.

Die Digitalisierung ist allerdings kei­
ne Rose ohne Dornen. Ein Digitaler Bar­
barastollen in der angedeuteten Struk­
tur wäre keinesfalls eine billige Lösung. 
Selbst wenn man die Digitalisierung 
als eine von den Archiven, Bibliothe­
ken und Museen bzw. ihren Trägern 
selbst zu finanzierende und zu orga­
nisierende Maßnahme herausrechnet 
und die oben angedeuteten Kosten­
einsparungen berücksichtigt, bleiben 
die zentrale Sicherung, die Synchroni­
sierung der Archivspeicher und der Un­
terhalt der Online-Repräsentanz auf­
wändige und technisch äußerst an­
spruchsvolle Aufgaben.

Auf der anderen Seite bestehen zur 
Digitalisierung als Sicherungstechno­
logie derzeit keine wirklichen Alter­
nativen. Sollten in Zukunft – was sehr 
zu hoffen wäre – alterungsbeständige 

Trägermedien wie z. B. digital beschreib­
bare Keramik für eine »Festkörperspei­
cherung« von Daten entwickelt und wirt­
schaftlich produziert werden, wären die 
Digitalisate die ohnehin notwendige 
Vorstufe für die »Beschreibung« dieser 
neuen Datenträger.

In jedem Fall eröffnet die Digita­
lisierung die Option, den bewährten 
Kulturgutschutz im Rahmen der Kata­
strophenprävention und die Idee einer 
möglichst niedrigschwelligen Zugäng­
lichmachung der in deutschen Archiven, 
Bibliotheken und Museen verwahrten 

Kulturgüter miteinander zu verbinden.
Eine weitere Option sei hier nur an­
gedeutet: Die Bundesrepublik könnte 
eine Sicherungskopie ihrer Daten ei­
nem oder mehreren Ländern in Euro­
pa oder Übersee zur wirklich geored­
undanten Sicherung anvertrauen und 
dafür im Gegenzug die Daten dieser 
Länder in Deutschland sichern.

Sicher wären viele Fragen der Finan­
zierung, technischen Realisierung und 
der Governance zu klären. Wie schon 
für den präventiven Kulturgutschutz 
sollte der Bund auch die Verantwortung 
für den Digitalen Barbarastollen und 
das Digitale Nationalmuseum über­
nehmen. Aus Sicht des Autors wäre das 
eine echte kulturpolitische Aufgabe des 
Bundes von gesamtstaatlichem Rang.

Die gegenwärtigen politischen Ent­
wicklungen in Deutschland, Europa und 
auf dem gesamten Globus zeigen, dass 
wir gerade so etwas wie eine Vertrei­
bung aus dem Paradies erleben. Wenn 
wir Verantwortung für die Zukunft 
übernehmen wollen, sollten wir die Dis­
kussion über den Digitalen Barbarastol­
len nicht auf die lange Bank schieben.

Michael Hollmann ist Präsident  
des Bundesarchivs
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Bundeskanzler Helmut Kohl in der Regierungsbank, Oktober 1982. Nach dem Scheitern der sozialliberalen Koalition sprach der Bundestag Helmut Schmidt das  
Misstrauen aus und wählte Kohl, zuvor Vorsitzender der CDU/CSU-Bundestagsfraktion, zum neuen Bundeskanzler
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Helmut Kohl und die »geistig-moralische Wende«
Anforderungen  
versus Wirklichkeit

LISA MARIE FREITAG

D ie Wahl Helmut Kohls zum 
Bundeskanzler am 1. Okto­
ber 1982 markierte ein ein­
maliges Ereignis in der Ge­

schichte der Bundesrepublik Deutsch­
land, da erstmals ein Kanzler durch ein 
konstruktives Misstrauensvotum ab­
gelöst wurde. Zugleicht leitete dieses 
Datum die »Wende 1982/83« sowie die 
Ära der christlich-liberalen Koalition ein.

Diese Wende erhielt später das At­
tribut »geistig-moralisch«. Der Begriff 
prägt bis heute das Bild der frühen 
1980er Jahre in Wissenschaft und Me­
dien. Damit verbanden sich damals so­
wohl Erwartungen als auch Befürchtun­
gen hinsichtlich der künftigen Politik 
der neuen Regierung. Heute stellt sich 
die Frage, inwieweit diese Hoffnungen 
und Sorgen berechtigt waren.

Begrifflichkeit und Herkunft

Der Ursprung des Schlagworts »geistig-
moralische Wende« ist bis heute nicht 
eindeutig zu benennen, wenngleich der 
allgemeinere Begriff der »Wende« in den 
1970er und 1980er Jahren weit verbreitet 
war. In der Union wurde er schon 1980 
auf programmatische Weise im »Mann­
heimer Manifest« verwendet. Es war vor 
allem die Schwesterpartei, die sich auf 
die Formulierung der »politische(n) und 
geistige(n) Wende« verständigt und die 
CDU damit überfahren hatte.

Nach dem Regierungswechsel wurde 
die Redewendung »geistig-moralische 
Wende« oft dem Bundeskanzler selbst 
zugeschrieben – vor allem von Gegnern 
Kohls und links orientierten Politikern. 
Tatsächlich sprach Kohl nur zwei Mal 
von der »Wende« in jenem Sinne. In ei­
nem Aufsatz in der Zeitschrift »Neue 
Ordnung«, konstatierte er eine »geistig-
moralische Krise«, der man mit einer 
»geistigen Wende in der Führung der 
Bundesrepublik« begegnen müsse. Bei 
anderen Gegebenheiten sprach er wie­
derholt von der »geistigen Wende« oder 
der »geistig und moralisch begründeten 
Antwort« als Abkehr vom bzw. Antwort 
auf den »sozialistischen Weg«. Nach 
seinem Amtsantritt sowie schließlich 
auch nach dem Wahlsieg im März 1983 
spielte der Begriff in der Rhetorik des 
Bundeskanzlers kaum noch eine Rolle. 
Kohl selbst benutzte ihn in dieser Kom­
bination tatsächlich nie.

Politische Bedeutung

Obwohl Kohl das Schlagwort nie be­
schwor, lohnt ein Blick auf seine ers­
ten Regierungserklärungen, um sein 
Verständnis von »Wende« einzuordnen. 
In seiner ersten Erklärung am 13. Ok­
tober 1982 sprach Kohl von der neuen 
Regierung als »Koalition der Mitte«, der 
es gelingen würde, die Bundesrepublik 
mittels einer »Politik der Erneuerung«, 
aus ihrer Wirtschaftskrise und gesell­
schaftlichen Stagnation zu führen und 
einen »historischen Neuanfang« einzu­
leiten. Weitere Reformen waren in der 
Frauen- und Familienpolitik geplant.

Deutlich wird dabei Kohls Blick als 
Historiker. So begründete er sein politi­
sches Programm historisch und forder­
te eine »Besinnung auf die Geschichte«. 
Die Bundesrepublik, so Kohl, sei zwar 
aus einer »Katastrophe« hervorgegan­
gen, verfüge aber mittlerweile über eine 
eigene Geschichte. Entsprechend schlug 
er den Aufbau einer Sammlung zur deut­
schen Geschichte seit 1945 in Bonn vor, 
»(…) gewidmet der Geschichte unseres 
Staates und der geteilten Nation«.

In seiner zweiten Regierungserklä­
rung im Frühjahr 1983 bekräftigte Kohl 
diese Pläne und verkündete zugleich 
erste Fortschritte der Regierungsarbeit. 

Erneut führte der Bundeskanzler zudem 
historische Argumente ins Feld und ver­
säumte es auch nicht, nochmals auf sein 
Vorhaben der Errichtung eines Museums 
zur deutschen Nachkriegsgeschichte in 
Bonn aufmerksam zu machen.

Auf Grundlage der Quellen ist fest­
zuhalten, dass das Schlagwort der »geis­
tig-moralischen Wende« im Denken des 
Bundeskanzlers keine Rolle spielte und 
medial von ihm nicht genutzt wurde. 
Vielmehr bedienten sich Opposition 
und politische Gegner dieser Chiffre. 
Sie bauschten sie öffentlich und medi­
al so auf, dass der Ausdruck Eingang in 
die politische und historische Ausein­
andersetzung über die frühe »Ära Kohl« 
fand. Die Opposition untermauerte 
ihre Besorgnis durchaus mit authen­
tischen Äußerungen Kohls. Nicht we­
nige erwarteten einen gesellschafts­
politischen Rückschritt mit einer be­
schönigenden Geschichtsschreibung 
und einen überzogenen Patriotismus. 
Damit einher ging die Sorge um eine 
drohende »Schlussstrich-Mentalität«, 
was die »Vergangenheitsbewältigung«, 
also die Offenlegung der Verbrechen 
des Nationalsozialismus im Zweiten 
Weltkrieg, anbelangte.

Realpolitische Umsetzung

Entgegen den Erwartungen und Be­
fürchtungen der politischen Opposi­
tion war die neue Regierung in vielen 

Bereichen letztlich von Kontinuitäten 
geprägt. Besonders deutlich zeigte sich 
dies in der Außen- und Sicherheits­
politik: Bereits in der Opposition hatte 
die Union den NATO-Doppelbeschluss 
von Kanzler Schmidt unterstützt und 
setzte dessen Umsetzung nach dem 
Regierungswechsel fort. Damit woll­
te die Bundesregierung ihre Verläss­
lichkeit innerhalb der NATO – insbe­
sondere gegenüber den USA – unter 
Beweis stellen. Kohl, ein überzeugter 
Transatlantiker, betonte zugleich sei­
ne enge Partnerschaft mit Frankreich 
als Grundlage für eine stärkere euro­
päische Zusammenarbeit.

Eine tatsächliche »Wende« im ei­
gentlichen Sinne des Wortes, zeigte 
sich am ehesten in einer Neuorientie­
rung der Geschichtspolitik. Wie in Kohls 
Regierungserklärung dargelegt, sollten 
die bis dato 40 Jahre der erfolgreichen 
Demokratie als Fundament für ein af­
firmatives Geschichtsbild sein, welches 
die Zeit des »Dritten Reiches« und die 
Katastrophe des Zweiten Weltkrieges 
bisweilen überdecken sollte.

Aus dem erwähnten Sammlungs­
projekt wurde 1994 das Haus der Ge­
schichte, welches ein selbstbewuss­
teres Verhältnis zur deutschen Nach­
kriegsgeschichte fördern sollte. Ins­
gesamt blieb die »Wende« in der 
Geschichtspolitik vor allem symbo­
lisch. Sie sollte die Deutschen mit ih­
rer eigenen Vergangenheit versöhnen, 

ohne allerdings die NS-Verbrechen zu 
relativieren. Durchaus rückten in die­
ser Symbolpolitik aber, neben den zi­
vilen Opfern, auch die Soldaten der 
Wehrmacht in den Vordergrund.

Schlussbemerkung

Obwohl Kohl und seine Regierung be­
müht waren, ihre »Koalition der Mit­
te« mit einer »Politik der Erneuerung« 
zu füllen, blieb die »geistig-moralische 
Wende« letztlich ein Schlagwort. Für 
das Ausbleiben umfassender Refor­
men in den frühen 1980er Jahren gibt 
es viele Gründe. Zunächst war Helmut 
Kohl auf die Koalition mit der aus dem 
Regierungswechsel geschwächt her­
vorgegangenen FDP angewiesen. Die­
se stellte zeitgleich wohl das offen­
sichtlichste Hindernis in der Reali­
sierung der Wende dar, da die Partei 
schon Teil der Vorgängerkoalition ge­
wesen und somit per se ein Kontinu­
itätsfaktor war. Auch strukturelle Fak­
toren, wie der bundesdeutsche Föde­
ralismus sowie die stake Stellung des 
Bundesverfassungsgerichts, erschwer­
ten weitreichende Reformen.

Dennoch erwies sich die »geis­
tig-moralische Wende« als langlebi­
ges Sinnbild. Bis heute wird sie in der 
Forschung sowie auch in der medialen 
Öffentlichkeit wiederholt für die Be­
schreibung der ersten Jahre der »Ära 
Kohl« verwendet.

Daraus kann geschlussfolgert werden, 
dass diese Vorstellung der Wende ei­
nerseits bis heute die Chimäre der Geg­
ner Kohls ist, die mit dessen Amtszeit 
einen Revisionismus in der deutschen 
Politik – mit einem Fokus auf die »Ver­
gangenheitsbewältigung« der NS-Zeit – 
verbinden. Auf der anderen Seite ist sie 
eine Chiffre für die Konservativen ge­
worden, die das Ausbleiben eben jener 
Wende beklagten. Somit blieb sie eine 
Projektionsfläche unterschiedlicher Be­
fürchtungen, aber auch von Hoffnun­
gen und Enttäuschungen.

Abschließend kann festgestellt wer­
den, dass die »geistig-moralische Wen­
de« von 1982/83 mitnichten ein konkre­
tes Regierungsprogramm der christ­
lich-liberalen Koalition darstellte. Sie 
war und ist in Teilen bis heute ein Deu­
tungsrahmen, der in der politischen Eli­
te und Gesellschaft sowohl Hoffnungen 
als auch Befürchtungen weckte. Zeit­
gleich handelte es sich hierbei um eine 
mediale und politische Konstruktion, 
die bisweilen auch konkret instrumen­
talisiert wurde. Die tatsächliche Regie­
rungsarbeit der frühen 1980er Jahre war 
vielfach pragmatisch und wirtschafts­
politisch motiviert – ein umfassender 
geistig-moralischer Umbruch blieb da­
her weitgehend aus.

Lisa Marie Freitag ist wissenschaft- 
liche Referentin der Bundeskanzler-
Helmut-Kohl-Stiftung
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Es geht vor al-
len Dingen da-
rum, dass diese 
Jugendlichen 
und Erwachse-
nen nicht die 
Gedenkstätte 
verlassen kön-
nen sollen mit 
dem Gefühl,  
wir haben es 
denen gezeigt. 
Es geht für uns 
auch darum  
zu zeigen, dass 
wir Grenzen 
setzen

Wir sollten nicht aufhören,  
unsere Arbeit zu machen
Verändertes Verhalten in NS-Gedenkstätten

Zunehmend erleben Mitarbeitende von 
NS-Gedenkstätten unangemessenes, teil­
weise auch strafbares Verhalten von Ju­
gendlichen und Schulklassen. Barbara 
Haack sprach darüber mit Elke Gryglewski, 
Leiterin der Gedenkstätte Bergen-Belsen 
und Geschäftsführerin der Stiftung nie­
dersächsische Gedenkstätten. 

Barbara Haack: Wir sprechen über 
Vandalismus und Missachtung in NS-
Gedenkstätten, insbesondere über 
das Verhalten von jungen Menschen 
und Schulklassen, die sich bei Besu-
chen und Führungen unangemessen 
verhalten, schmähen, beleidigen, be-
schädigen. Welche Erfahrungen ma-
chen Sie in Ihrer Gedenkstätte, was 
hören Sie von Kollegen und Kollegin-
nen an anderen Institutionen?
Elke Gryglewski: Wir machen alle die Er­
fahrung, dass sich das Klima verändert 
hat. Wir erleben in Bergen-Belsen auch, 
dass beispielsweise ein Schüler in der 
Ausstellung den Hitlergruß zeigt. Jens-
Christian Wagner, der Leiter der Gedenk­
stätte Buchenwald, sagt, dass so etwas 
bei ihm fast täglich passiert. Kollegin­
nen aus Sachsenhausen haben berichtet, 
dass sich Schüler demonstrativ umdre­
hen und mit den Rücken zum Guide stel­
len. Man muss noch differenzieren zwi­
schen den alten und neuen Bundeslän­
dern. Aber auch bei uns hat sich die Situ­
ation erheblich verschlechtert.

Wenn sich jemand umdreht, dann 
zeigt das eine deutliche, auch ideolo
gische Positionierung. Andere sind 
vielleicht einfach respektlos oder des-
interessiert. Was, glauben Sie, sind die 
Ursachen für ein solches Verhalten?
Ich glaube, dass eine inhaltliche Posi­
tionierung dabei eine große Rolle spielt. 
Dabei gibt es unterschiedliche Hal­
tungen bei den Jugendlichen: Haltun­
gen, die dezidiert rechts sind, aber auch 
Haltungen eines Gelangweiltseins. »Was 
sollen wir schon wieder mit diesem The­
ma?« Es kann aber auch sein, dass so 
ein Besuch verquer vorbereitet worden ist, 
zumindest ist es das, was die Kollegen 
aus Sachsenhausen und Buchenwald 
erzählen. Irgendwo muss dieser große 
Prozentsatz von AfD-Wählerinnen und 

-Wählern ja herkommen. Da sind auch 
Lehrkräfte dabei, die dann nicht reagie­
ren, wenn die Jugendlichen sich auf die­
se Weise positionieren, die gar keine Lust 
und kein Interesse haben, zu intervenie­
ren oder Einfluss darauf zu nehmen, wie 
ihre Gruppe sich verhält.

Wie reagieren diejenigen, die Schul-
klassen durch die Gedenkstätte 
führen? Wie kann man überhaupt 
adäquat reagieren? 
Wir sind uns sehr bewusst, dass wir es bei 
Schulklassen mit pädagogischen Kontex­
ten zu tun haben. Wenn ich solche Ver­
haltensweisen erlebe, dann habe ich als 

Gedenkstättenmitarbeiterin immer die 
Pflicht, das Gespräch zu suchen: Woran 
liegt dieses Verhalten? Es kann sein, 
dass sich so etwas sehr produktiv auf­
löst, wenn die Jugendlichen plötzlich eine 
Wertschätzung spüren, die sie von ihrer 
eigenen Lehrkraft nicht bekommen ha­
ben. Wir sind in den Gedenkstätten un­
tereinander genau in diesen Diskussio­
nen: Bis wohin gehen pädagogische In­
terventionen, und ab wo geht es um eine 
durchaus auch strafrechtliche Ahndung 
oder Anzeigenerstattung? Ab wann wer­
den Teilnehmer und Teilnehmerinnen 
von Veranstaltungen ausgeschlossen? 
Das Spektrum dessen, was an Reaktionen 
nötig ist und auch ausgeübt wird, ist breit. 

Das heißt, dass es tatsächlich eine 
Wirkung haben kann, wenn man 
mit den Jugendlichen ins Gespräch 
kommt?
Das ist ein großes »kann«. Jemand, der 
bereits eine rechte oder eine dezidierte 
Haltung zu diesen Orten hat, den werde 
ich nicht im Zuge eines solchen Besuchs 
umkehren können.

Es klingt unfassbar: Die jungen Men-
schen stehen in einer solchen Ge-
denkstätte und bekommen hautnah 
mit, was dort passiert ist, können es 
sehen und auch fühlen. Haben die 
Jugendlichen, die sich so verhalten, 
eine ganz dicke Haut, lassen sie es gar 
nicht an sich heran, oder glauben sie 
es einfach nicht? 
Jens-Christian Wagner hat mir Bilder ge­
zeigt, auf denen Jugendliche neben den 
Krematoriums-Öfen posieren; oder eine 
Schülerin kriecht in den Krematoriums-
Ofen hinein und macht Posts für Insta­
gram. Das ist schon eine besondere Form 
des Abgebrühtseins. Das kann damit zu­
sammenhängen, dass viele Bilder in den 
digitalen Medien schon vorhanden sind, 
dass es gar nicht mehr dieses Überra­
schungsmoment gibt. Durch die Nutzung 
dieser Medien, in denen viel Abwertendes 
und Trivialisierendes unterwegs ist, fin­
det schon außerhalb der Gedenkstätten 
eine Vorbereitung auf diese abwertende 
Haltung statt. 

Es gibt allerdings in pädagogischen 
Kontexten kein Schema F. Vielleicht will 
sich diese Jugendliche vor ihrer Klasse 
einfach als besonders mutig beweisen? 
Ich weiß ja nicht, wie es ihr innerlich geht. 
Aber wenn ein Schüler in der Ausstellung 
in Bergen-Belsen steht, wo es sehr viel 
Gewalt transportierendes Fotomaterial 
gibt und da dann trotzdem den Hitler­
gruß zeigt, dann weist das auf eine ganz 
besondere Form der Abstumpfung hin. 

Zeigen Sanktionen, rechtliche Eingrif-
fe, Ausschluss aus Veranstaltungen 
Wirkung? Und führen solche Eingriffe 
auch zu Verurteilungen oder Strafen?
Das ist ein Feld, das wir gar nicht immer 
verfolgen können. Manche Dinge führen 

nicht zu einer Strafe. Es geht vor allen 
Dingen darum, dass diese Jugendlichen 
und Erwachsenen nicht die Gedenkstät­
te verlassen können sollen mit dem Ge­
fühl, wir haben es denen gezeigt. Es geht 
für uns auch darum zu zeigen, dass wir 
Grenzen setzen.
 
Sie machen aber sicher auch positi-
ve Erfahrungen mit Schulklassen, mit 
Jugendlichen, die dort hingehen und 
betroffen sind, und sich vielleicht nä-
her mit diesen Themen beschäftigen.
Das ist genau die Ambivalenz, in der wir 
uns bewegen, dass wir einerseits auf 
diese negative Entwicklung hinweisen 
müssen, auch um aufzuzeigen, dass das 
wirklich ein Bedrohungsszenario für die 
demokratische Verfasstheit unserer Ge­
sellschaft ist. Gleichzeitig ist es wich­
tig zu sagen, dass der überwiegende Teil 
unserer Besucherinnen und Besucher 
interessiert ist. Es gibt viele Lehrkräfte, 
die sagen, gerade in der jetzigen Situati­
on möchte ich kommen, und wir erleben 
eine offene Haltung der Jugendlichen.

Haben Sie und Ihre Kolleginnen und 
Kollegen der anderen Gedenkstätten 
Ideen, wie man gegensteuern könnte, 
auch mittel- und langfristig?
Es funktioniert nicht, wenn wir als Ge­
denkstätten allein darauf reagieren; wir 
müssen vernetzt arbeiten, z. B. mit den 
Lehrkräften, wenn beispielsweise Ju­
gendliche, die nicht aus einer rechten 
Haltung, sondern aus anderen Haltun­
gen heraus so reagieren, dabei unter­
stützt werden müssten zu erkennen, an 
was für einem besonderen Ort sie sind. 
Das schaffen wir nicht allein. Im Hinblick 
auf die gesamtgesellschaftliche Situation 
müssen wir uns mit zivilgesellschaftli­
chen Akteuren und Akteurinnen vernet­
zen. Das tun wir auch. In Niedersachsen 
gibt es sehr viele völkische Gruppen und 
eine in ländlichen Regionen starke AfD 
oder sogar weiter rechts stehende Grup­
pierungen. Wir sind da alle in Bündnis­
sen unterwegs, die sich dagegen wehren, 
die zu Demonstrationen aufrufen, die 
Veranstaltungen organisieren. 

Gerade hat der Kulturstaatsminister 
ein neues Gedenkstättenkonzept 
vorgelegt. In der letzten Legislatur-
periode wurde eines vehement abge-
lehnt. Wie stehen Sie zu dem neuen 
Konzept?
Wir haben das letzte Konzept vor allen 
Dingen deswegen abgelehnt, weil es ad­
ditiv alles, was man machen müsste, an­
einandergereiht hat, ohne bestimmte 
Zusammenhänge darzustellen. Das, was 
jetzt vorgelegt wurde, ist erheblich prä­
ziser und ist auch viel mehr das, was 
man unter einer Gedenkstättenkonzep­
tion verstehen muss, nämlich schlicht 
eine Beschreibung der Situation und 
dann, daraus abgeleitet, ausführt, was 
man fördern sollte. In dem neuen Kon­
zept ist die Beschäftigung mit dem The­
ma Kolonialismus nicht mehr enthalten. 

Herr Weimer hat angekündigt, dass er 
dazu eine gesonderte Förderlinie ins 
Leben rufen wird. Wenn er das tut, ist 
das gut. Wir haben dazu innerhalb der 
AG KZ-Gedenkstätten durchaus unter­
schiedliche Positionen. Ich hätte es bes­
ser gefunden, wenn das Thema auch in 
dem Papier enthalten wäre. Ich glaube, 
dass es dadurch klarer würde, wovon wir 
eigentlich sprechen. 

Im Moment stehen, auch aufgrund 
der Situation in Nahost, bei der Frage, 
um was es bei dem Thema Kolonialis­
mus geht, völlig disparate Vorstellungen 
im Raum. Ich finde gut, dass es im Mo­
ment eine Vernetzung zwischen den NS-
Gedenkstätten und den Akteuren und Ak­
teurinnen im Bereich Kolonialismus gibt. 

Haben Sie eine spürbare Veränderung 
im Besucherverhalten seit dem 7. Ok-
tober 2023 erlebt? Wurde der zuneh-
mend sich zeigende Antisemitismus 
deutlich?
Das ist ganz klar ein Thema. Wir haben 
große Diskussionen gehabt zur Frage: 
Wie gehen wir damit um, wenn Besucher 
die Kufiya tragen. Interessanterweise 
kommt das eher bei Erwachsenen vor. 
Wir hatten aber z. B. die Situation, dass 
ein Schüler mit einem Free-Palestine-
T-Shirt kam und dieses »Free-Palestine« 
auch Israel einschloss. Da gab es ein Ge­
spräch, und aufgrund dieses Gesprächs 
musste der Schüler im Bus bleiben.

Wie geht es Ihnen ganz persönlich 
damit, dass Menschen in Ihre Ge-
denkstätte kommen und das, was Ih-
nen und vielen anderen am Herzen 
liegt, auf diese Art mit Füßen treten?
Wir haben als Gedenkstättenmitarbei­
terinnen und -mitarbeiter unsere Ener­
giequellen oder Safe Spaces. Ich erlebe 
ein sehr freundliches Miteinander mit 
den Kollegen und Kolleginnen, auch aus 
anderen Gedenkstätten in Niedersach­
sen und der Bundesrepublik. Dieses Ge­
meinsame ist wichtig. Aber natürlich 
fragt man sich manchmal, wo wird das 
hinführen? 

Spüren Sie in Niedersachsen bereits 
einen deutlichen Gegenwind von der 
AfD?
In Niedersachsen noch nicht. Es geht 
eher um die Frage, wie geht man da­
mit um, wenn es einen Angriff gibt? Bei­
spielsweise als der Stiftungssitz vor zwei 
Jahren direkt angegriffen und die Fens­
terscheiben zerschlagen wurden. Das 
war keine schöne Woche. Aber ich glau­
be nicht, dass wir uns diesen Ängsten 
hingeben sollten, wir sollten nicht auf­
hören, unsere Arbeit zu machen.

Vielen Dank.

Elke Gryglewski ist Geschäftsführerin  
der Stiftung niedersächsischer Gedenk-
stätten und Leiterin der Gedenkstätte 
Bergen-Belsen. Barbara Haack ist Chefin 
vom Dienst von Politik & Kultur

Die Gedenkstätte Bergen-Belsen
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Leitungskräfte 
sind deutlich 
häufiger als 
Mitarbeitende 
der Meinung, 
dass einiges 
bereits erfolg-
reich umgesetzt 
wurde, dass Ver-
änderungen 
transparent 
kommuniziert 
werden und dass 
Veränderungen 
gemeinsam im 
Team entwickelt 
werden

Um in Zeiten gesellschaftlicher Veränderungen relevant zu bleiben, müssen sich Kulturinstitutionen mit Veränderungsprozessen befassen
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MEHR DAZU

tinyurl.com/mdjh5cha

Mandel, Birgit, gemeinsam mit Peter 
Gröndahl (2026): Change Management 
und Transformation klassischer Kul­
tureinrichtungen. Ziele, Herausforde­
rungen, Erfolgsstrategien. Wiesbaden, 
Springer VS

Transformation und Change Management  
in Kultureinrichtungen
Eine Befragung in Deutschland und der Schweiz 

BIRGIT MANDEL

»Die Krisenhaftigkeit der Welt erscheint 
manchmal ein bisschen überfordernd und 
erschlagend. Das spürt man auch in der Mit-
arbeiterschaft. Aber ich denke, es ist auch ein 
spannender Moment für die Theater: Die He-
rausforderung ist, sich substanziell mit dem 
zu beschäftigen, was die Gesellschaft gerade 
umtreibt. Ein Moment, in dem wir viel Ver-
antwortung haben und übernehmen können 
und übernehmen sollten.«
(Zitat aus Interview mit Leitung eines 
Stadttheaters)

K ultureinrichtungen sehen sich 
aktuell stark veränderten gesell­
schaftlichen Bedingungen gegen­

über, die von ihnen tiefgreifende Anpas­
sungsprozesse erfordern, was unter dem 
Begriff der Transformation seit einigen 
Jahren diskutiert wird.

Dazu wurden in Kooperation der Kul­
turmanagement-Abteilungen der Uni­
versitäten Basel (Manuela Casagrande 
und Franziska Breuning) und Hildesheim 
(Birgit Mandel) insgesamt 1.377 Leitungs­
personen und Mitarbeitende von Kultur­
einrichtungen unterschiedlicher Grö­
ße und Sparten in Deutschland und der 
Schweiz quantitativ online befragt. Dem 
vorangegangen waren 29 Interviews mit 
Führungskräften von öffentlich geför­
derten klassischen Kultureinrichtungen 
(Theater, Museen, Konzerthäuser) in bei­
den Ländern.

80 Prozent aller Befragten nehmen ak­
tuell einen hohen Veränderungsdruck für 
ihre Einrichtung wahr. Als Auslöser wer­
den insbesondere genannt: der demogra­
fische Wandel mit Veränderung kultureller 
Interessen, gesellschaftliche Megathemen 
wie Klimawandel, Digitalisierung, Krise 
der Demokratie und nicht zuletzt verän­
derte Ansprüche junger Mitarbeitender 
an ethisch verantwortliches Handeln so­
wie an Abbau von Hierarchien.

Welche Veränderungen sind  
bereits umgesetzt?

Die Führungskräfte berichten vor allem 
von der gemeinsamen Neuentwicklung ei­
nes Leitbildes sowie eines internen Code 
of Conduct als Basis für zukünftiges Zu­
sammenarbeiten, zudem von neuen For­
maten und Programmen z. B. für Fami­
lien, Kinder und Jugendliche, mit denen es 
gelungen sei, neues Publikum zu gewin­
nen, sowie eine grundsätzlichen Neuaus­
richtung des Programms bzw. der Samm­
lung unter neuen, diverseren Perspekti­
ven. Einige haben zusätzliche Stellen aus 
Stiftungsgeldern etwa im Bereich Diver­
sitätsmanagement akquiriert.

Auch die meisten der in der quantitati­
ven Befragung genannten bereits erfolgten 
Veränderungen beziehen sich auf Führung, 
Organisation und Personal, die Aktuali­
sierung des Leitbilds, die inhaltliche Neu­
justierung und Entwicklung neuer, stär­
ker teilhabeorientierter Formate, zudem 
neue digitale Strukturen und Tools sowie 
Maßnahmen im Bereich Diversität und 
Nachhaltigkeit. 

Dabei sind Unterschiede zwischen den 
Kultursparten erkennbar: Hohe Dynamik 
in der Entwicklung neuer Formate ent­
falten vor allem die Konzert- und Opern­
häuser. Bei den Museen ist die Neuaus­
richtung der eigenen Sammlung unter 
postkolonialer Perspektive ein zentrales 
Thema. Im Theater geht es häufig um die 
stärkere Mitbestimmung des Ensembles 
in der Spielplangestaltung und bessere 
Arbeitsbedingungen. 

Leitungskräfte sind deutlich häufiger 
als Mitarbeitende der Meinung, dass ei­
niges bereits erfolgreich umgesetzt wur­
de, dass Veränderungen transparent kom­
muniziert werden (85 Prozent zu 45 Pro­
zent) und dass Veränderungen gemeinsam 
im Team entwickelt werden (69 Prozent 
zu 36 Prozent).

Was sind die größten Hindernisse  
für Veränderungen?

In den Interviews mit Führungskräften 
werden am häufigsten Bürokratie, das öf­
fentliche Dienstrecht und der hohe zu­
sätzliche Arbeitsaufwand genannt. Zu­
dem gäbe es auch veränderungsresisten­
te Mitarbeitende ebenso wie Widerstand 
von Stammpublikum und Freundeskrei­
sen. Einige vermissen die Unterstützung 
durch die Kulturpolitik, die zwar vielfältige 
Neuerungen erwarte, allerdings bei unver­
ändert hohen Aufführungs- und Auslas­
tungszahlen und meist ohne zusätzliche 
Mittel. Auch nahezu die Hälfte der quanti­
tativ Befragten sehen eine mangelnde Un­
terstützung durch die Kulturpolitik als ein 
Hindernis bei den Veränderungsprozessen.

Jeweils deutliche Mehrheiten aller Be­
fragten benennen zudem hohen Zeitdruck, 
fehlende Ressourcen und eine Überforde­
rung durch zu viele parallele Aufgaben. Bei 
einer offenen Nachfrage verweisen Lei­
tungskräfte auch auf Generationenkon­
flikte und Fachkräftemangel. Mitarbeiten­
de beschreiben vor allem fehlende Wert­
schätzung durch Vorgesetzte und nicht 
mehr zeitgemäße Hierarchien.

Von Mitarbeitenden signifikant häufi­
ger als von Leitungskräften benannt wer­
den eine fehlende Klarheit bei der Zustän­
digkeit für Veränderungen (58 Prozent zu 
36 Prozent) sowie widersprüchliche Erwar­
tungen (56 Prozent zu 37 Prozent). 

Unterschiede zwischen Deutschland und 
Schweiz wurden sichtbar in den stärke­
ren Vorgaben durch Kulturpolitik in der 
Schweiz, wo u. a. Evaluationen eingefor­
dert werden, ebenso wie Ziele der Klima-
Neutralität verbindlich festgelegt sind. Zu­
dem erlaubt das Arbeitsrecht ein flexible­
res Personalmanagement.

Was sind Gelingensfaktoren  
für Veränderungen?

Veränderungsprozesse gelingen aus Sicht 
der Führungskräfte vor allem mit folgen­
den Strategien:

Entwicklung eines von allen geteilten 
Leitbildes; regelmäßige Strategiesitzun­
gen; sehr viel Kommunikation mit dem 
Team; durchlässige, agile Teamstrukturen, 
Lockerung von Hierarchien und zugleich 
klare Verantwortungsübernahme durch die 
Leitung; Personen im Team identifizieren, 
die für bestimmte neue Aufgaben brennen 
und dafür Verantwortung übernehmen; 
zusätzliche Personalstellen für Change-
Management-Tätigkeiten; Beauftragung 
externer Spezialisten für neue Aufgaben 
und externe Coaches, um Veränderungs­
prozesse zu begleiten; viel Zeit, Geduld 
und Fehlerfreundlichkeit; zügiges und 
mutiges Umsetzen von Veränderungen 
und agiles Arbeiten, um möglichst kurz­
fristige Erfolge zu schaffen und die Moti­
vation hochzuhalten. 

In der quantitativen Befragung werden 
von beiden Statusgruppen als Gelingens­
faktoren für Veränderung am häufigsten 
angegeben: »Ziele der Veränderung sind 
allen Mitarbeitenden bekannt«, »Klare 
Verantwortungsübernahme und Führung 
durch die Leitung«, »Geduld und Fehler­
freundlichkeit«.

Weiterbildungen werden als wichtige 
Voraussetzung eingeschätzt: 62 Prozent 
aller Befragten haben in den letzten zwei 
Jahren Fortbildungen absolviert. Die häu­
figsten Themen waren: Führung/Leader­
ship/Human Resources, Digitalisierung 
und KI, Fundraising und neue Finanzie­
rungsmodelle, Marketing, Nachhaltigkeit, 
Antidiskriminierung, Inklusion, Personal- 
und Arbeitsrecht. 

Als Themen für zukünftige Weiterbil­
dungen benennen die Befragten am häu­
figsten technisches und digitales Know­
how inklusive KI, Kompetenzen zur Um­
setzung/Begleitung von Veränderungen, 
Kenntnisse in agilen Arbeitsmethoden, 
Konfliktlösung, Führung und Communi­
ty Building.

Auf die Frage nach den Wohlfühlfakto­
ren in einer Organisation nennen fast alle 
Befragten ein gutes soziales Miteinander, 
spannende und sinnvolle Arbeitsinhal­
te sowie eine hohe Motivation bei allen 

Beteiligten. Gutes Gehalt ist für Mitarbei­
tende häufiger wichtig als für Leitungs­
kräfte, ebenso eine gute Work-Life Balance. 
Eine hohe Reputation der Einrichtung be­
nennen die Leitungskräfte dagegen deut­
lich häufiger als die Mitarbeitenden.

Fazit

In Zeiten großer Umbrüche gesellschaft­
lich relevant zu sein und den veränderten 
Ansprüchen jüngerer Teammitglieder an 
gesellschaftlich verantwortliches Handeln 
ebenso wie an gute Arbeitsbedingungen 
gerecht zu werden erweisen sich als zen­
traler Treiber für Transformation. Dabei 
werden v. a. von Jüngeren eine neue Füh­
rungskultur und attraktive Arbeitsbedin­
gungen als zunehmend dringlich für die 
Zukunftsfähigkeit von Kultureinrichtun­
gen wahrgenommen. 

Mitarbeitende schauen deutlich kri­
tischer auf das bereits Erreichte und die 
Transformations-Kompetenz ihrer Füh­
rungskräfte.

Eine gute, transparente Führung und 
eine vertrauensvolle, wertschätzende Zu­
sammenarbeit im Team werden von den 
Befragten als zentrale Voraussetzung 
genannt, damit Veränderungsprozesse 
gelingen können. 

Sowohl für die zunehmend komplexe­
ren und vielfältigeren Arbeitsbereiche als 
auch für strategische Leadership-Prozesse 
fehlen jedoch in den meisten Einrichtun­
gen Zeit und Personal, umso mehr, als jün­
gere Mitarbeitende gute, faire Arbeits­
bedingungen erwarten und tendenziell 
weniger arbeiten wollen.

Die Neu-Priorisierung von Aufgaben 
ist also unerlässlich. In öffentlich geför­
derten Einrichtungen braucht es dafür ge­
meinsam mit der zuständigen Kulturpoli­
tik entwickelte Leitziele für Veränderung, 
um sich von weniger relevanten Aufga­
ben zu trennen und Raum für neue Prio­
ritäten zu schaffen. 

Birgit Mandel ist Professorin für Kultur-
vermittlung und Kulturmanagement  
am Institut für Kulturpolitik der Univer
sität Hildesheim
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aktionstag-zusammenhalt-in-vielfalt.de
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@iki_integration

Jetzt ein Zeichen setzen
und eine Aktion planen!

Tombola-

Preise zu

gewinnen!
Alle Infos unter:

MEHR DAZU

Belegexemplare können unter info@
bundesmusikverband.de angefragt 
werden, die digitale Fassung ist ab­
rufbar unter: tinyurl.com/3dh9b48a 

Zwischentöne erkennen
Empfehlungen bei extre-
mistischen Tendenzen in 
Musikvereinen

THERESA DEMANDT & 
LORENZ OVERBECK

D ie Ensembles der Amateur­
musik sind Orte gelebter 
Gemeinschaft. Zugleich se­
hen sie sich zunehmend mit 

gesellschaftlichen Spannungen und 
extremistischen Tendenzen konfron­
tiert. Immer mehr Vereine stellen sich 
die Frage: Wie können wir uns klar zu 
demokratischen Werten bekennen und 
gleichzeitig rechtlich sicher handeln? 
Ein Beispiel aus der Praxis lautet etwa: 
»Muss ein Musikverein seine Räumlich­
keiten an Parteien oder gesellschaft­
liche Gruppen vermieten?«

Konkrete Antworten bietet die neu 
erschienene Handreichung »Zwischen­
töne erkennen. Handlungssicherheit bei 
extremistischen Tendenzen« des Bun­
desmusikverbands Chor & Orchester 
(BMCO). Der Spitzenverband der Ama­
teurmusik vertritt die Interessen der 
16,3 Millionen Menschen in Deutsch­
land, die in ihrer Freizeit musizieren. 
Seine aktuelle Publikation vermittelt 
Orientierung, rechtssichere Grund­
lagen und konkrete Hilfestellungen 
für den Umgang mit demokratiefeind­
lichen Vorgängen im Vereinskontext. 
Grundlage bildeten Ausarbeitungen des 

Deutschen Olympischen Sportbundes 
(DOSB) und der Deutschen Sportjugend 
(dsj) sowie eine Rechtsberatung durch 
die Deutsche Stiftung für Engagement 
und Ehrenamt (DSEE), die sich bereits 
intensiv mit ähnlichen Fragestellungen 
befassen. Die Broschüre richtet sich an 
ehrenamtliche Verantwortliche in Mu­
sikvereinen und unterstützt sie praxis­
nah dabei, auf gesellschaftliche Span­
nungen und extremistische Tendenzen 
angemessen zu reagieren, ohne die ge­
meinnützige Zielsetzung oder recht­
liche Verpflichtungen zu gefährden. 

Werte in Musikvereinen

Musikvereine sind weit mehr als Frei­
zeitgemeinschaften: Sie tragen zur 
kulturellen Grundversorgung bei, för­
dern bürgerschaftliches Engagement 
und ermöglichen demokratische Teil­
habe. Millionen Menschen musizieren 
in Chören und Orchestern, erleben Ge­
meinschaft und Austausch über soziale 
und politische Grenzen hinweg. Gleich­
zeitig sind auch sie mit politischen 
Spannungen konfrontiert, die demo­
kratische Grundwerte infrage stellen 
können. Viele Verantwortliche wollen 
ihre Vereine schützen und zugleich of­
fen für alle bleiben, die in Gemeinschaft 
musizieren möchten.

Die Vorrecherche zur Publikation 
zeigte, dass bislang keine konkreten 
Fälle im Bereich der Amateurmusik be­
kannt sind, zugleich aber große rechtli­
che Unsicherheit besteht. Um diese zu 
verringern, hat der BMCO die Publika­
tion erarbeitet. Sie soll Vereine befähi­
gen, Risiken frühzeitig zu erkennen, an­
gemessen zu handeln und eine Kultur 
der Offenheit zu wahren. Sie regt dazu 
an, sich vorbeugend mit dem Thema 
auseinanderzusetzen – nicht erst im 
Krisenfall. Ziel ist es, demokratische 

Werte zu stärken und sichere Räume 
für alle Mitglieder zu schaffen.

Inhalte der Publikation

Die rund 80 Seiten umfassende Hand­
reichung bietet praxisnahe Unterstüt­
zung und konzentriert sich auf recht­
liche sowie verwaltungstechnische 
Fragestellungen. Im ersten Teil wer­
den grundlegende rechtliche Rahmen­
bedingungen verständlich erläutert:

Dürfen sich gemeinnützige Mu­
sikvereine gesellschaftspolitisch äu­
ßern? Welche Bedeutung hat das Neu­
tralitätsgebot? Der zweite Teil richtet 
den Blick auf die Praxis: Warum soll­
te sich ein Musikverein überhaupt mit 
extremistischen Tendenzen befassen, 
wenn die Mitglieder doch eigentlich 
nur Musik machen wollen? Darf ein 
Ensemble die politische Haltung sei­
ner Mitglieder erfragen? Die Publika­
tion behandelt dabei zentrale Aspek­
te wie Gemeinnützigkeit, Satzungs­
fragen und politische Neutralität. Sie 
enthält zudem konkrete Empfehlun­
gen und vielfältige Musterformulie­
rungen – etwa für Neutralitätsklauseln, 
Satzungsbestandteile, Leitbilder, Kri­
terien für Mitgliederausschlüsse, Haus- 
und Probenordnungen, Ablehnungs­
klauseln für Mietverträge sowie Richt­
linien zur Spendenannahme.

Checklisten unterstützen Vereine im 
Ernstfall: Was ist zu tun, wenn radika­
le Tendenzen auftreten oder sich Mit­
glieder extremistisch äußern? Die Bro­
schüre empfiehlt eine deeskalierende, 
aber zugleich klare Haltung. Ein wei­
terer Schwerpunkt liegt auf den recht­
lichen Möglichkeiten im Umgang mit 
Mitgliedern, die demokratische Wer­
te infrage stellen. Ergänzend verweist 
die Publikation auf Beratungsstellen 
und Netzwerke.

Bedeutung für die Vereins
landschaft

Die Veröffentlichung versteht sich auch 
als Signal an Vereine – nicht nur im Be­
reich der Amateurmusik: Es ist legitim 
und notwendig, sich mit demokrati­
schen und rechtlichen Fragen ausei­
nanderzusetzen. In Zeiten, in denen de­
mokratische Strukturen unter Druck 
stehen, kommt Vereinen besondere 

Bedeutung zu. Sie ermöglichen Teil­
habe, machen demokratische Prozesse 
erfahrbar und können die Gesellschaft 
stärken, indem sie extremistischen Ten­
denzen entschlossen entgegentreten 
und vorbeugen.

Theresa Demandt und Lorenz Overbeck 
sind Geschäftsführerin bzw. Geschäfts-
führer des Bundesmusikverbands Chor & 
Orchester (BMCO)
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Didaktisch setzt der 
Studiengang auf eine 
Mischung aus synchro-
nen und asynchro-
nen Online-Formaten 
mit individueller 
Betreuung

Mit dem Museumsbus durch Maharashtra
Die SPK und die Welt (3) 

MARION ACKERMANN

In Indien eröffnete vor einigen Wo­
chen eine archäologische Ausstel­
lung, wie sie die Welt wirklich noch 
nicht gesehen hat! Wir kennen na­
turgemäß die (westliche) Erzählung, 
wonach die Mittelmeerregion der An­
tike den Resonanzraum gab. Das Mu­
seum »Chhatrapati Shivaji Maharaj 
Vastu Sangrahalaya«, kurz CSMVS, in 
Mumbai zeigt Indien (und Ostasien) 
als Knotenpunkt des globalen histo­
rischen Austausches und macht deut­
lich, wie der Subkontinent zur An­
tike beigetragen hat – und von ihr ge­
prägt wurde. Dieser weite Blick, diese 
faszinierende Gegenüberstellung der 
Kulturen, ist als Ausstellungskonzept 
bislang weltweit einmalig. Der meta­
phorische Perspektivenwechsel wird 
hier zur Museumsrealität. Anhand 
von 300 ausgewählten Objekten zeigt 
das Haus in Mumbai eine antike Welt 
zwischen Nalanda in Indien und Ale­
xandria im griechisch-römischen 
Ägypten. Ausgehend von der Indus-
Kultur, die sich vor etwa 5000 Jah­
ren entwickelte, schlägt die Ausstel­
lung einen Bogen bis zum Gupta-
Reich im sechsten Jahrhundert. Das 

sind die inhaltlichen Pfeiler für eine 
Erzählung, die die indische Geschich­
te in einen breiteren globalen Kontext 
rückt. Neben der Stiftung Preußischer 
Kulturbesitz sind unter anderem das 
British Museum in London und das 
Getty Sharing Collections Program an 
dem dreijährigen Projekt beteiligt.  

Die SPK ist nach dem British Museum 
der zweitgrößte Leihgeber der Schau: 
Die Antikensammlung hat 28 Objek­
te nach Mumbai geschickt, darunter 
u. a. vier mittelgroße Steinobjekte, 
eine verzierte Alabasterurne, eine 
Grabstele, eine Marmorgruppe ei­
nes Pflügers mit seinem Ochsen­
gespann sowie bemalte Vasen, Gold- 
und Edelsteinschmuckstücke, Terra­
kottafiguren und Tonlampen. Aus 
dem Vorderasiatischen Museum gin­
gen 24 Stücke auf die Reise, darun­
ter u. a. Tontafeln und  -figuren, Kera­
mikgefäße, Schmuck, Amulette und 
zwei Rollsiegel. Die Leihgaben sind 
eine repräsentative Auswahl für die 

altvorderasiatischen Kulturen zwi­
schen dem 4. Jahrhundert v. Chr. bis 
zum 1. Jahrhundert n. Chr. und be­
legen die Verbindungen zwischen 
Mesopotamien und der Indus-Kultur 
bereits im 3. Jahrtausend v.  Chr. Ein 
Schwerpunkt ist die Schriftentwick­
lung, ausgehend von Zahlsteinen und 
frühen Tontafeln aus dem 4. Jahrtau­
send v. Chr., über Schülertafeln bis zu 
einer aramäischen Zauberschale aus 
dem ersten Jahrtausend n. Chr. Wei­
tere Leihgeber sind das Rietbergmu­
seum in Zürich, die private Al-Sabah 
Collection aus Kuwait, das Benaki-
Museum und die Antikenbehörde in 
Athen sowie zahlreiche indische Mu­
seen. Die Auswahl an Objekten ist be­
eindruckend!

Allein der kulturdialogische An­
satz der Ausstellung, die Verbindun­
gen zwischen den antiken Kulturen 
von China bis nach Mesopotamien, 
Ägypten und Europa aufweist, ist 
schon höchst innovativ. Aber das 
Museum CSMVS ist es ebenso! Das 
liegt insbesondere an seinem Direk­
tor Sabyasachi Mukherjee, der noch 
ganz im klassischen Sinne wie ein 
Gelehrter wirkt – ein Mensch von 
zeitloser Art in Denken und Auf­
treten, geprägt durch eine fundier­
te fachliche Herkunft. Denn wie ich 

erfahren habe, kommen nur noch 
wenige indische Museumsdirekto­
rinnen und -direktoren aus den wis­
senschaftlichen Disziplinen selbst; 
die meisten haben heute einen poli­
tischen Hintergrund. Mr. Mukherjee, 
so nennen ihn alle respektvoll, hat 
mit Leidenschaft und Konsequenz 
ein Vermittlungsprogramm entwi­
ckelt, das mich tief beeindruckt hat. 
Er bringt die Ausstellung auch zu 
Menschen, die sonst keine Gelegen­
heit haben, Museen zu besuchen. Mit 
drei Bussen und einer mobilen Aus­
stellung samt hochwertiger Repliken 
fährt das Museumsteam übers Land, 
hält in Vororten oder in Schulen. Es 
geht ihm dabei nicht nur um die Ver­
mittlung von Wissen, sondern auch 
ums Mitmachen bei kunsthandwerk­
lichen Techniken. Seine Vision 
scheint aufzugehen, denn das Haupt­
haus des CSVMS wird inzwischen 
von einem auffallend jungen Publi­
kum besucht. 

Das Museum hat eine bewegte Ge­
schichte: Anfang des 20. Jahrhun­
derts als Prince-of-Wales-Museum-
of-Western-India gegründet, entstand 
ab 1905 ein Haus im indo-sarazeni­
schen Stil. Als der Bau 1914 fertig­
gesellt wurde, brach der Erste Welt­
krieg aus. Das Gebäude diente fortan 

als Militärhospital. Erst 1922 konn­
te es seiner Bestimmung übergeben 
und mit umfangreichen Sammlungen 
aus Archäologie, Kunst und Natur­
geschichte eingerichtet werden. Heu­
te gehört es zu den bedeutendsten 
Museums- und Kulturerbestätten 
Mumbais und Indiens.

Da die Ausstellung »Networks of 
the Past. A Study Gallery of India & 
the Ancient World« über einen Zeit­
raum von drei Jahren angelegt ist, 
verspricht sie eine weitaus nachhal­
tigere Wirkung, als jedes kurzzeiti­
ge Projekt es je leisten könnte. Was 
mir persönlich jedoch am wichtigs­
ten ist: Das gesamte Programm zeigt 
auf besonders überzeugende Wei­
se die Kraft und die Wirksamkeit in­
ternationaler Zusammenarbeit. Das 
Teilen von Sammlungen schafft be­
deutungsvolle Dialoge auf mehre­
ren Ebenen – zwischen den Schätzen 
in unseren Sammlungen, zwischen 
den Objekten und unserem Publi­
kum, und schließlich zwischen Kol­
leginnen und Kollegen, die über Kon­
tinente hinweg zusammenarbeiten, 
denken und gestalten. Es entsteht 
ein vielschichtiges Gespräch und 
spiegelt damit auf gewisse Weise zu­
gleich die globalen Verflechtungen 
der antiken Welt wider, die die Aus­
stellung zum Leben erweckt.

Marion Ackermann ist Präsidentin  
der Stiftung Preußischer Kulturbesitz

Zwischen Prompt und Partitur
Master Interdisciplinary Music Research  
der Hochschule für Musik Nürnberg
SEBASTIAN TRUMP

A lgorithmen kuratieren Hör­
gewohnheiten, Plattformen 
strukturieren Produktions­
ketten, und neue Interfaces 

verschieben die Grenze zwischen In­
strument, Körper und Code. Mit der Di­
gitalisierung wächst nicht nur das ver­
fügbare Repertoire, sondern auch das 
Verständnis von Autorschaft und Werk: 
Klang wird modelliert, Kontexte sind 
programmierbar, Komposition umfasst 
Prompting, Datenpflege und kuratori­
sche Entscheidungen. Künstlerische Pra­
xis, Studioarbeit und Forschung rücken 
näher zusammen. Damit verändern sich 
auch Arbeitsfelder in Musik und Kultur: 
Neben Komposition, Performance, Päda­
gogik und Musikwissenschaften entste­
hen Rollen, die künstlerisches Schaffen, 
methodisches Vorgehen und technologi­
sche Urteilskraft verzahnen. Gefragt sind 
Kompetenzen, die über Toolwissen hin­
ausgehen: musikalisches Hören als ana­
lytische Ressource; Souveränität im Um­
gang mit Daten, Rechten und Lizenzen; 

Kenntnisse zu Medialität, Performativi­
tät und Ästhetik; praktische Erfahrung 
mit hybriden Setups; sowie die Fähig­
keit, Prozesse transparent und verant­
wortungsvoll zu gestalten.

Vor diesem Hintergrund positioniert 
sich der Masterstudiengang »Interdisci­
plinary Music Research« an der Hoch­
schule für Musik Nürnberg mit dem 
Schwerpunkt »Artificial Intelligence«. 
Der Studiengang ist englischsprachig 

und in diesem Schwerpunkt mit Aus­
nahme kompakter Laborwochen vor 
Ort – im anderen Schwerpunkt »Hu­
man-Animal Studies« sogar vollständig  
 – online studierbar und trägt damit 
vernetzten internationalen Produk­
tions- und Lernumgebungen Rechnung. 
Inhaltlich verknüpft das Curriculum 
drei Achsen. Erstens die theoretischen 
Grundlagen: Kreativitätstheorien und 
AI Music Studies, Perspektiven auf Al­
gorithmik, Medialität und Subjekti­
vität, posthumanistische Ansätze so­
wie Fragen von Ethik, Ökonomie und 
Transparenz in KI-gestützten Musik­
praktiken. Ziel ist ein tragfähiges be­
griffliches Instrumentarium jenseits 
kurzfristiger Tool-Zyklen. Zweitens 
die methodische Vertiefung: herme­
neutische, systematische, empirische 
und künstlerische Verfahren – ergänzt 
um Repertoires aus Musikinformatik, 
Music Information Retrieval, Sound 
Studies oder Science-and-Technology-
Studies. Drittens eine Laborpraxis, in 
der Studierende praxis- und projekt­
basiert arbeiten, z. B. zur Gestaltung 
von KI-Anwendungen ohne Program­
miererfahrung, Prompt-Kompositio­
nen über verkörperte robotische KI-
Instrumente bis zu neuartigen Inter­
faces. Ergebnisse werden in innova­
tiven Formaten erprobt, reflektiert und 
dokumentiert. Daneben erhalten die 
Studierenden interdisziplinäre Grund­
lagen und schwerpunktübergreifenden 
Austausch in einem Kolloquium.

Didaktisch setzt der Studiengang 
auf eine Mischung aus synchronen und 
asynchronen Online-Formaten mit in­
dividueller Betreuung. Die Lab Weeks 
bündeln kollaborative Praxis in Prä­
senz und ermöglichen Prototypen, Per­
formances und Feldtests – also Situa­
tionen, in denen sich die Aushandlung 
zwischen künstlerischen, technischen 
und kulturwissenschaftlichen Kriteri­
en unmittelbar erleben lässt. Die inter­
nationale Ausrichtung und die Offen­
heit für unterschiedliche Erstfächer 
(künstlerische Praxis, Musikpädago­
gik, Musikwissenschaft, techniknahe 

Disziplinen) fördern Perspektiven­
wechsel und gemeinsame Standards 
der Reflexion.

Die angestrebten Berufsbilder lie­
gen in künstlerischer Forschung, Pro­
jekt- und Produktionsleitungen von 
Kulturinstitutionen, in Bildung und 
Vermittlung, in Creative-Tech-Umge­
bungen sowie in kuratorischen und 
dramaturgischen Funktionen. Absol­
ventinnen und Absolventen arbeiten 
an Schnittstellen: Sie moderieren kol­
laborative Prozesse, formulieren Kri­
terien für Qualität und Verantwortung, 
gestalten Daten- und Modell-Ökosys­
teme, entwickeln ästhetische Forma­
te für hybride Ensembles und kom­
munizieren Ergebnisse transparent  – 
von der Probe bis zur Publikation. 

Entscheidend ist dabei nicht die blo­
ße Anwendung von KI-Systemen, son­
dern die Fähigkeit, Ziele, Methoden 
und Rollen in Co-Kreativität bewusst 
zu entwerfen.

Im kulturpolitischen Horizont ver­
weist das Programm auf mehrere An­
forderungen: Experimentierräume, die 
Risiken erlauben und zugleich Verant­
wortung einfordern. Zweitens Allian­
zen zwischen Hochschulen, Kulturins­
titutionen, Zivilgesellschaft und Wirt­
schaft, damit musikalische KI nicht zur 
Einbahnstraße technischer Verwer­
tungslogiken wird. Drittens Bildung, 
die digitale und künstlerische Urteils­
kraft zusammendenkt – vom Umgang 
mit Daten bis zur Frage, wie Auffüh­
rung, Teilhabe und Kontextgestaltung 

unter KI-Bedingungen neu gedacht 
werden. In dieser Verbindung entsteht 
ein Feld, in dem Musik nicht nur mit KI 
arbeitet, sondern an ihr Maßstäbe setzt  
 – zwischen Prompt und Partitur.

Sebastian Trump ist Juniorprofessor  
für Künstliche Kreativität und musi-
kalische Interaktion am KI-Labor der 
Hochschule für Musik Nürnberg

Dieses Bild wurde von der Artificial Intelligence »DALL·E « auf die Formulierung »code of a machine and a musician 
playing music together« hin erzeugt
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Rolf Zitzlsperger
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Zielstrebig umtriebig
Zum Gedenken an Rolf Zitzlsperger

OLAF ZIMMERMANN

A m 22. November letzten Jahres 
ist Rolf Zitzlsperger im Alter 
von fast 91 Jahren verstorben. 

Er gehörte seit den 1980er Jahren bis 
Ende der 1990er Jahre dem Sprecherrat 
des Deutschen Kulturrates an. 

Sein berufliches Wirken ist eng mit 
der Leseförderung und der Medienbil­
dung verbunden. Im Jahr 1976 gründe­
te er die Deutsche Lesegesellschaft, die 
schließlich 1988 in der Stiftung Lesen 
aufging. Rolf Zitzlsperger entwickelte 
die Programme der Stiftung Lesen und 
leitete sie. Es gelang ihm, hochkarätige 
und bekannte Persönlichkeiten sowie 
Verbände und Institutionen als Part­
ner der Stiftung zu gewinnen. 

Im Mittelpunkt stand stets die Missi­
on, die Menschen für das Lesen an sich 
zu begeistern: für Comics, die Tages­
zeitung oder Zeitschrift, das Fachbuch, 
die Gebrauchsanleitung, den Roman 
oder das Gedicht. Lesen als Schlüssel­
kompetenz zur Erschließung der Welt 
stand und steht im Mittelpunkt der in­
zwischen personell gewachsenen und 

längst etablierten Stiftung Lesen. Da­
rüber hinaus widmet sich die Stiftung 
Lesen seit ihren Anfangsjahren der 
Leseforschung. Der Amerikanist Rolf 
Zitzlsperger suchte gezielt den Kon­
takt zu US-amerikanischen Forscherin­
nen und Forschern wie z. B. Neil Post­
man mit seinem inzwischen zum Klas­
siker gewordenen Werk »Wir amüsieren 
uns zu Tode«. Rolf Zitzlsperger präg­
te die Anfangsjahre der Stiftung Lesen. 

Im Deutschen Kulturrat vertrat er im 
Sprecherrat die Arbeitsgemeinschaft Li­
teratur. Als Vorsitzender des Deutschen 
Kulturrates war ihm der europäische 
Austausch ein besonderes Anliegen. So 
gehörte er unter anderem als Sachver­
ständiger der Auswahlkommission der 
ersten Generation der europäischen 
Kulturförderprogramme (Ariane, Ra­
phael und Kaleidoskop) an. Ebenso geht 
die Verleihung des Kulturgroschens des 
Deutschen Kulturrates, heute Deutscher 
Kulturpolitikpreis, auf seine Initiati­
ve zurück. 

Als im Jahr 1995 aus der Arbeits­
gemeinschaft Deutscher Kulturrat der 
Deutsche Kulturrat e. V. gegründet 

wurde, trat die Deutsche Literaturkon­
ferenz als einzige den Literaturbereich 
vertretende Sektion dem neuen Verein 
bei. Die Arbeitsgemeinschaft Litera­
tur löste sich auf, und deren Mitglie­
der konnten der Deutschen Literatur­
konferenz beitreten. Rolf Zitzlsperger 
hat diesen Prozess moderiert.

Später wurde er als Vertreter der 
Sektion Film und audiovisuelle Medi­
en, heute Deutscher Medienrat, in den 
Sprecherrat des Deutschen Kulturra­
tes entsandt. Er wirkte sowohl im Spre­
cherrat als auch im Fachausschuss Eu­
ropa/Internationales mit, dessen Vor­
sitz er zeitweilig innehatte.

Rolf Zitzlsperger war zielstrebig um­
triebig. Von Hindernissen ließ er sich 
nicht beirren, sondern unternahm stets 
neue Anläufe, um sein Ziel zu erreichen. 
Dabei konnte er Menschen begeistern 
und für seine Anliegen gewinnen. Sein 
Wesen und seine Arbeit waren von ei­
nem tiefen Humanismus geprägt.

Rolf Zitzlsperger war einer der in­
tensivsten Begleiter meiner ersten Jah­
re als Geschäftsführer des Deutschen 
Kulturrates. Er hat mir geholfen, den 

Überblick nicht zu verlieren, und seine 
langjährigen Verbandserfahrungen hat 
er immer bereitwillig geteilt. Über sein 
»Kind«, den regionalen Fernsehsender 
K3 Kulturkanal mit Sitz in Mainz, haben 
wir immer wieder gesprochen, auch weil 
für Rolf Zitzlsperger Medienpluralität 
nicht einfach ein politischer Begriff war, 
sondern er sie mit größtem Engagement 

gelebt hat. Dabei hat er sich nicht ge­
scheut, auch den Mächtigen der Medi­
enwelt gewaltig auf die Füße zu treten. 
Er war ein Vorbild.

Der Deutsche Kulturrat wird ihn und 
sein Wirken nicht vergessen.

Olaf Zimmermann ist Geschäftsführer 
des Deutschen Kulturrates 

Schnapsidee
Über den Umgang mit der Geschichte der DDR

JOHANN MICHAEL MÖLLER 

Es war nur eine politische Stern­
schnuppe am Himmel über Berlin – 
die Ankündigung der Berliner Schul­
senatorin Katharina Günther-Wünsch, 
die Geschichte der DDR aus dem 
Pflichtstoff für die Oberstufe der 
Gymnasien zu streichen. Und sie war 
schon wieder verglüht, bevor man 
sie überhaupt richtig wahrnehmen 
konnte. Denn der öffentliche Protest 
kam sofort und war heftig. Die CDU-
Politikerin beeilte sich daher schleu­
nigst, ihre Schnapsidee wieder fallen 
zu lassen und der Öffentlichkeit mit­
zuteilen, dass sie selbstverständlich 
Abstand von diesen Plänen nimmt. 
Vielleicht ist ihr da auch erst klar­
geworden, dass es sich keineswegs um 
ein verzichtbares Nischenthema han­
delt, sondern um die Erinnerung an 
unsere geteilte Geschichte und an die 
Opfer, die mitten unter uns leben. 

Man weiß bei dieser Nachwende­
generation, der Frau Günther-Wünsch 
angehört, ja nie so genau, ob sie über­
haupt an diese Geschichte und ihre 
eigene DDR-Kindheit erinnert werden 
wollen. Sie haben sie zumeist abge­
legt wie einen alten Anorak, aus dem 
sie herausgewachsen sind bei ihrem 
Start in die Einheit. Aber noch leben 
die Zeitzeugen dieses Regimes. Noch 
gibt es viele Schicksale zu klären. 
Noch kann überhaupt keine Rede da­
von sein, dass die DDR ausgeforscht 
sei, wie manche Westhistoriker seit 
Jahren behaupten. Auch wenn die 
goldenen Jahre der Wendezeit vor­
bei sind, als sich die lange verschlos­
senen Archive im Osten öffneten und 
unvorstellbare Mengen aufregender 

Dokumente preisgaben. Ein Glücks­
fall für Zeithistoriker.

Es wäre müßig, darüber nachzu­
denken, warum ausgerechnet eine 
Berliner Schulsenatorin, die eine 
sächsische Vita besitzt und aus Dres­
den stammt, so einen Vorschlag über­
haupt in Erwägung ziehen konnte, 

wenn der Vorgang nicht so bezeich­
nend wäre für eine Grundstimmung 
in dieser Zeit, in der die alten Hel­
dengeschichten über die friedliche 
Revolution umgeschrieben werden 
und einer weit verständnisvolleren 
Sicht auf die DDR und das Leben un­
ter dem SED-Regime weichen. Wes­
halb sich bei solchen Anlässen re­
flexartig der frühere Leiter der Stasi-
Gedenkstätte Hohenschönhausen 
Hubertus Knabe zu Wort meldet und 
unverdrossen daran erinnert, dass 
die DDR kein harmloses Ringelreihen 
war, sondern ein repressives Regime. 
Der »großangelegte Versuch«, wie er 
schreibt, »Menschen zu ihrem Glück 
zu zwingen. Mit Überwachungsappa­
rat, Gefängnissen und dem Einsper­
ren der eigenen Bevölkerung«.

Man sollte der Berliner Schulsena­
torin nicht unterstellen, dass sie das 
völlig vergessen hat. Umso unbegreif­
licher aber ist deshalb ihr Vorstoß,  
der dringend notwendigen Wissens­
vermittlung über die zweite deutsche 
Diktatur den pädagogischen Raum zu 
entziehen. Die Frage muss schon er­
laubt sein, warum ausgerechnet eine 
christlich-demokratische Politikerin 
mit Wurzeln in Dresden daran mit­
wirkt, dass geschichtspolitische 
Leerräume entstehen, die sich der­
zeit erschreckend schnell mit neu­
en, zum Teil haarsträubenden Erzäh­
lungen über die idyllische DDR fül­
len. Man muss nur in Dirk Osch­
manns Erfolgsbuch über den Osten 
als »westdeutsche Erfindung« lesen, 
um zu begreifen, wie geschickt sich 

Geschichtsklitterung heute hinter Em­
pörung versteckt. Sein Buch ist ein 
Bestseller geworden. Wohingegen die 
Berliner Schulsenatorin den seriösen 
Geschichtsunterricht für entbehr­
lich hält.

Es ist müßig nach ihren persönli­
chen Motiven zu fragen. Wahrschein­
lich würde sie gar keine benennen 
wollen. Wer auf solche Karrieren wie 
die ihre trifft, erlebt häufig Menschen, 
denen ihre Patina fehlt; man braucht 
lange, um überhaupt etwas über ihre 
Biografie zu erfahren. Sie sind merk­
würdig geschichtslos in die Einheit 
gekommen. Man fühlt sich an den Ty­
pus Merkel erinnert. Aber da diese 
Pragmatiker rasch gelernt haben, die 
Dinge nach ihrem Vorteil zu sehen, 
kann man sogar verstehen, warum sie 
mit den Gedenkritualen um ein ver­
blichenes System nicht mehr viel an­
fangen können. Das gilt sowohl für 
die Fragen der Erinnerungskultur, der 
es nicht gelungen ist, die friedliche 
Revolution als Gründungsmythos der 
Einheit zu etablieren; als auch für die 
akademische DDR-Geschichtswissen­
schaft, die mittlerweile ein Nischen­
dasein fristet. 

Denn anders, als es die Flut von 
Erinnerungsbüchern und Exkulpa­
tionsbemühungen derzeit vermuten 
lässt, scheint die DDR-Forschung in 
der Sackgasse zu stecken; sie spielt 
jedenfalls, will man Historikern wie 
Jürgen Kocka oder Jörg Baberowski 
glauben, im eigenen Fach kaum eine 
Rolle mehr und hat den Anschluss an 
die neueren Tendenzen verpasst. 

Das liegt in nicht unerheblichem 
Maß an ihrer Fixierung auf die in­
nerdeutsche Perspektive, aber auch 
an dem Umstand, dass die Tren­
nung zwischen Erinnerungskultur 
und Geschichtsforschung noch nicht 
vollzogen ist. Historisches Wissen 
und geschichtspolitische Deutung 
fließen weiterhin ineinander. Und 
wer an diesem Zustand etwas ändern  
will, handelt sich schnell den Vor­
wurf der Beschönigung ein: Harm­
lose Alltagsthemen statt Gewalt­
geschichte eines Regimes.

Die ernsten Fragen aber bleiben: 
War die DDR nun ein Unrechtsstaat 
oder eher eine Weggabelung deut­
scher Geschichte? Gab es das viel­
beschworene wahre Leben im fal­
schen System wirklich? Oder war 
auch der Alltag im SED-Staat nur der 
harmloser erscheinende Teil einer 

durchmachteten Gesellschaft? Aber 
die Geschichtsschreibung über die 
DDR bleibt – so könnte man die The­
se wagen – in der Sichtweise der Wie­
dervereinigung gefangen. Was einer 
der Gründe dafür sein könnte, warum 
dieses Kapitel deutscher Geschichte 
im Bewusstsein der breiteren Öffent­
lich eine immer geringere Rolle spielt. 
Die beiden Teile unseres Landes ha­
ben sich wieder entfremdet.

Verstärkt wird das alles noch durch 
die aktuelle weltpolitische Entwick­
lung. Die Erinnerungen an die eins­
tigen Machtblöcke des Kalten Kriegs 
werden inzwischen überlagert von 
neuen, noch gefährlicheren Spal­
tungstendenzen in der globalen Welt. 
Der lange als die große historische 
Zäsur empfundene Fall der Mauer er­
scheint fast nur noch als Randnotiz. 
Mehr noch: Das einstige Sieger­
modell des Westens ist inzwischen 
selbst zum Sanierungsfall geworden. 
Sogar die großen Freiheitsbewegun­
gen im Osten, die einstmals das gro­
ße Vorbild waren, sind wieder in na­
tionale Kartelle zerfallen. Was ver­
bindet uns heute noch mit Ungarn 
und der ersten Grenzöffnung? Was 
mit dem Polen der Solidarność? Und 
von der russischen Perestroika un­
ter Gorbatschow können wir ohnehin 
nur noch träumen.

Die Beschäftigung mit der DDR 
und ihrem weiterhin schwärenden 
Erbe wäre gut beraten, wenn sie sich 
von der engen Perspektive inner­
deutscher Aufrechnungen befreien 
würde. Der SED-Staat war ohne Fra­
ge ein sowjetisches Konstrukt; er war 
ein repressives Regime und ein dra­
matisch gescheitertes soziales und 
ökomischen Experiment. Aber die­
ses Regime stand auch in der Tradi­
tion der Arbeiterbewegung, dem an­
deren großen Modernisierungsstrang 

der neueren Geschichte und besaß 
ein alternatives, freilich utopisches 
Potenzial. Nicht ohne Grund existier­
te jahrzehntelang der Eindruck einer 
manifesten Systemkonkurrenz.

Das alles wären triftige Gründe, 
die DDR-Geschichtsschreibung und 
ihre pädagogische Vermittlung wie­
der neu zu befeuern. Und es gäbe da­
für auch einen aktuellen Anknüp­
fungspunkt. In Halle an der Saale 
entsteht in den nächsten Jahren das 
große Zukunftszentrum der neuen 
Länder, ein monströses Wiedergut­
machungsprojekt für den gedemü­
tigten Osten. Dort soll künftig in gro­
ßem Maßstab über das Erbe der DDR, 
aber auch über die Freiheitsbewegun­
gen in Osteuropa nachgedacht wer­
den; über jene Länder mithin, die in 
den letzten Jahrzehnten einen gewal­
tigen Aufschwung genommen haben, 
ohne dass ihre demokratische Ent­
wicklung damit Schritt halten konn­
te. Es wäre daher eine vertane Chance, 
wenn am Ende aus Halle nur ein loka­
les Stück Stadtreparatur werden wür­
de; schlimmer noch: wenn ein neu­
er Tränenpalast entstünde für die 
verwundete Ostseele. Was man lei­
der befürchten muss, weil die Ver­
antwortlichen dort das Pferd vom 
Schwanze her aufzäumen wollen. Bis­
her ging es dort um Architektur und 
den Verwaltungsapparat. Worum es 
aber inhaltlich gehen soll, ist nicht 
so recht klar. Das große Wort von 
der Transformationserfahrung steht 
deutlich lesbar am Himmel. Aber vie­
le Leuchtturmprojekte der Einheit 
sind wieder im grauen Alltag ver­
schwunden und einer weiteren Iden­
titätskonserve bedarf es dort wahrlich 
nicht mehr. Wenn die selbstbewusste 
Behauptung also stimmen sollte, dass 
der »Osten« dem »Westen« die Erfah­
rung des Scheiterns und des radika­
len Neuanfangs voraushat, dann wäre 
es jetzt an der Zeit, diese Behauptung 
auch zu beweisen. Dann würden die 
Zweifel verschwinden, ob man die in­
tensive Beschäftigung mit der unter­
gegangenen DDR weiterhin braucht. 
Als gescheitertes Regime haben wir 
die DDR wohl längst »auserklärt«. Als 
Parallelkapitel deutscher Geschich­
te aber wirft sie immer noch wichti­
ge Fragen auf. Nicht nur in Halle wird 
man sie stellen.

Johann Michael Möller ist Publizist 
und Ethnologe

Es wäre daher eine 
vertane Chance,  
wenn am Ende aus 
Halle nur ein lokales 
Stück Stadtreparatur 
werden würde

Noch kann keine  
Rede davon sein, dass 
die DDR ausgeforscht 
sei, wie manche West-
historiker seit Jahren 
behaupten 
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Die geplanten Ver-
änderungen des Me-
dienstaatsvertrages 
werden die Arbeits-
weise und teilweise 
auch das Programm 
verändern

Digitale Souveränität ist 
nicht verhandelbar!
Zum Einreiseverbot der  
HateAid-Geschäftsführe-
rinnen in die USA

ÇIĞDEM UZUNOĞLU

Die von den USA verhängten Einreise­
verbote gegen die Geschäftsführe­
rinnen von HateAid sind alles ande­
re als eine diplomatische Fußnote. Sie 
markieren einen Punkt, an dem eine 
abstrakte Debatte plötzlich sehr kon­
kret wird – persönlich, politisch und 
machtvoll. Wer diesen Vorgang als 
Randnotiz abtut, verkennt seine Trag­
weite: Hier wird nicht nur eine zivilge­
sellschaftliche Organisation attackiert, 
sondern das europäische Verständnis 
davon, wie digitale Räume reguliert 
und geschützt werden sollen.

Dass ausgerechnet Akteurinnen 
ins Visier geraten, die sich auf Grund­
lage europäischen Rechts gegen digi­
tale Gewalt und Hassrede engagieren, 

ist kein Zufall. Der Fall macht sicht­
bar, was längst Realität ist: Digita­
le Souveränität ist kein technisches 
Detail und kein Zukunftsthema – sie 
ist eine gegenwärtige Machtfrage. 
Und sie ist nicht verhandelbar!

Die deutlichen Reaktionen aus 
Berlin und Brüssel sind deshalb fol­
gerichtig. Wenn europäische Digital­
gesetze als »ungerechtfertigte Maß­
nahmen« diffamiert werden, geht es 
im Kern um etwas Grundsätzlicheres: 
Wer setzt die Regeln in digitalen Öf­
fentlichkeiten – und wer ist bereit, sie 
auch durchzusetzen? Europa hat die­
se Frage mit dem Digital Services Act 
klar beantwortet. Der DSA ist kein 
politisches Signal, sondern geltendes 
Recht. Er formuliert den Anspruch, 
dass demokratische Werte auch im 
Digitalen gelten müssen: Rechts­
staatlichkeit, Transparenz, Schutz  
vor Gewalt und die Verantwortung 
von Plattformen für die Räume, die 
sie organisieren.

Genau hier liegt der neuralgische 
Punkt. Digitale Souveränität bedeutet 
Selbstbestimmung – das Recht demo­
kratischer Gesellschaften, ihre norma­
tiven Grundlagen nicht an Plattform­
interessen oder geopolitische Macht­
spiele auszulagern. Dass diese Regu­
lierung vor allem große, überwiegend 
US-amerikanische Tech-Konzerne be­
trifft, ist kein Ausdruck von Protekti­
onismus, sondern die logische Konse­
quenz realer Machtverhältnisse. Wer 
digitale Öffentlichkeit strukturiert, 
trägt Verantwortung. Punkt.

Die Einreiseverbote gegen die 
HateAid-Geschäftsführerinnen ver­
schieben diesen Konflikt nun auf eine 
neue Ebene. Zivilgesellschaftliches 

Engagement, das sich auf europä­
isches Recht stützt, wird personalisiert 
sanktioniert. Damit wird aus einer 
sachlichen Auseinandersetzung über 
Regeln ein machtpolitisches Signal: 
Wer europäische Digitalstandards ver­
teidigt, muss mit Konsequenzen rech­
nen. Das ist nicht nur problematisch 
für die unmittelbar Betroffenen – es 
ist ein Angriff auf die Idee eines regel­
basierten digitalen Raums insgesamt.

Gerade deshalb ist dieser Fall so rele­
vant. Er zeigt, dass digitale Souverä­
nität nicht abstrakt ist, sondern kon­
krete Menschen betrifft. Wer sich ge­
gen Hass im Netz, Desinformation 
und digitale Gewalt stellt, verteidigt 

nicht nur Einzelne, sondern die Vor­
aussetzungen demokratischer Öffent­
lichkeit. Wenn solche Akteure unter 
Druck geraten, wird deutlich, wie 
ernst es Europa mit der eigenen Resi­
lienz im Digitalen wirklich meint.

Für Medien und Öffentlichkeit 
bedeutet das: Dieser Konflikt darf 
nicht als bloßes transatlantisches 
Kräftemessen erzählt werden. Er 
ist ein Streit um Kontrolle, Sicht­
barkeit, Macht und Verantwortung 
in digitalen Räumen. In Zeiten KI-
generierter Inhalte und algorith­
misch gesteuerter Öffentlichkeiten 
braucht es genau diese Einordnung – 
und eine klare Haltung.

Der Fall HateAid ist daher ein 
Weckruf. Digitale Souveränität ist kei­
ne verhandelbare Größe und keine 
technokratische Fußnote. Sie ist eine 
demokratische Notwendigkeit. Euro­
pa hat mit dem DSA den Rahmen ge­
setzt. Jetzt kommt es darauf an, ihn 
nicht nur zu verteidigen, sondern ihn 
auch konsequent in der Praxis um­
zusetzen und zu leben – selbst dann, 
wenn der politische und diplomati­
sche Preis steigt.

Diese Entscheidung ist keine ab­
strakte. Sie betrifft Politik, Institutio­
nen – und uns alle. Als Wahlbürgerin­
nen und Wahlbürger. Und durch unse­
re täglichen Entscheidungen darüber, 
welche Plattformen wir nutzen, wo- 
für wir sie nutzen und welche Regeln 
wir dort akzeptieren. Digitale Souve­
ränität beginnt nicht irgendwann.  
Sie wird jetzt verteidigt – oder sie 
wird preisgegeben.

Çiğdem Uzunoğlu ist Direktorin  
des Grimme-Instituts

Sparen als Lebensmaxime
Der neue Reformstaats-
vertrag für den öffentlich-
rechtlichen Rundfunk

HELMUT HARTUNG

A m 1. Dezember 2025 ist der 
sogenannte Reformstaats­
vertrag für den öffentlich-
rechtlichen Rundfunk in 

Kraft getreten. Was wird sich ändern? 
Sinkt bald der Rundfunkbeitrag?

In der Schlussphase war nicht klar, ob 
der novellierte Medienstaatsvertrag, 
der wesentliche Änderungen für den 
öffentlich-rechtlichen Rundfunk brin­
gen soll, überhaupt in Kraft treten 
kann. Am 29. Oktober stand das Ver­
tragswerk der 16 Bundesländer das ers­
te Mal auf der Kippe, als die Abgeord­
neten des Sächsischen Landtags nur 
mit knapper Mehrheit für eine Reform 
des öffentlich-rechtlichen Rundfunks 
(ÖRR) stimmten. Nur wenige Tage spä­
ter hatte am 19. November, ebenfalls 
mit zuvor unklarem Ausgang, Bran­
denburg als letztes Bundesland die 
Veränderungen bei ARD, ZDF und 
Deutschlandradio gebilligt.  

Am 1. Dezember trat der 7. Medien­
änderungsstaatsvertrag in Kraft. Auf 
120 Seiten haben die Regierungs­
chefinnen und -chefs festgelegt, wie 
sich die öffentlich-rechtlichen An­
stalten in den nächsten Jahren entwi­
ckeln sollen und wofür der Rundfunk­
beitrag ausgegeben werden darf. »Mit 
dem Reformstaatsvertrag machen wir 
den öffentlich-rechtlichen Rundfunk 
digitaler und effizienter. Mehr Klas­
se statt Masse und Miteinander statt 
Gegeneinander – die Zusammenarbeit 
der Rundfunkanstalten soll die Regel 
werden, sowohl strukturell als auch 
programmlich. Wir sichern Qualität 
und passen den Programmauftrag an 
das neue Mediennutzungsverhalten 
und die moderne Medienwelt an«, so 
Staatssekretärin Heike Raab als Ko­
ordinatorin der Rundfunkkommissi­
on der Länder. Was bedeuten die all­
gemeinen Ziele, die Heike Raab hier 
formulierte, nun konkret?

Arbeitsteilung ist verbindlich 
festgeschrieben

Die geplanten Veränderungen des 
Medienstaatsvertrages werden die Ar­
beitsweise und teilweise auch das Pro­
gramm verändern. Allerdings braucht 
das noch Zeit. So ist zum Beispiel der 
Auftrag präzisiert und stärker auf In­
formation, Bildung und Kultur fokus­
siert worden. Die Zahl der Hörfunkpro­
gramme wurde zusammengestrichen, 
und Spartenprogramme sollen gebün­
delt und künftig vor allem digital ver­
breitet werden. Zudem muss eine Kon­
trolle der Auftragserfüllung anhand 
gesetzlich festgelegter Kriterien er­
folgen. Die Einhaltung dieser qualita­
tiven Merkmale soll ein neuberufener 
Medienrat überprüfen, der alle zwei 
Jahre, analog zur Beitragskommissi­
on KEF, Bericht erstattet. Das Verbot 
presseähnlicher Telemedienangebote 
wird verschärft, und der öffentlich-
rechtliche Rundfunk soll künftig un­
ter Wahrung seiner journalistischen 

und institutionellen Eigenständigkeit 
Kooperationen mit privaten Veranstal­
tern eingehen. Breiten Raum nimmt 
die Pflicht zur Zusammenarbeit von 
ARD, ZDF und Deutschlandradio ein. 
So werden die Sender ihre digitalen 
Inhalte künftig auf einem gemein­
samen technischen Plattformsystem 
präsentieren. Für die Berichterstat­
tung über Ereignisse mit überregiona­
ler Bedeutung wird eine »Arbeitsteilig­
keit« verbindlich festgelegt. Erstmals 
werden in einem Staatsvertrag Grund­
sätze der außertariflichen Vergütung 
geregelt. Die Höhe der Gesamtvergü­
tung hat sich an den Bezügen im öf­
fentlichen Sektor, einschließlich ver­
gleichbarer öffentlicher Unternehmen, 
zu orientieren, heißt es in dem Papier. 
Stringenter werden zudem wirtschaft­
liche Kontrolle und Leistungsnachwei­
se festgeschrieben.

Die Länder erhoffen sich einen ge-
ringeren Finanzbedarf der Sender

Die Länder erhoffen sich durch die be­
schlossenen Strukturveränderungen 
einen geringeren Finanzbedarf der 
Anstalten, mehr regionale Berichter­
stattung, bessere digitale Angebote 
für Jugendliche, ein ausgewogeneres 
Programmangebot und verstärkte Ko­
operationen mit privaten Anbietern. 
Nachdem die Ministerpräsidenten 
im Oktober 2024 den Reformstaats­
vertrag beschlossen hatten, erklärten 
sie, dass der Vertrag in seiner Gesamt­
heit dem Anspruch einer »grundlegen­
den Reform des öffentlich-rechtlichen 
Rundfunks« gerecht werde, »um ARD, 
ZDF und Deutschlandradio digitaler, 
schlanker und moderner aufzustellen 
und ihre Akzeptanz bei den Bürgerin­
nen und Bürgern zu stärken«. Alexan­
der Schweitzer, Ministerpräsident von 
Rheinland-Pfalz und Vorsitzender der 
Rundfunkkommission, erwartet unter 
anderem, dass die beitragsfinanzierten 
Sender effizienter und sparsamer ar­
beiten. Diese Hoffnung, so betonten 
mehrere Staatskanzleichefs, setzt bei 
den Anstalten aber den Willen vor­
aus, die Reformen überhaupt und dann 
möglichst schnell umzusetzen. So er­
klärte Rainer Robra, Chef der Staats­
kanzlei in Sachsen-Anhalt, dass mit 
dem Reformstaatsvertrag die politi­
schen Leitplanken klar gesetzt seien. 
»Jetzt sind die Intendantinnen und In­
tendanten gefordert, die vereinbarten 
Reformen in ihren Häusern zügig um­
zusetzen, Effizienzen zu heben, Ko­
operationen auszubauen und Kosten 
zu senken. Sie müssen zeigen, dass sie 
den Reformauftrag ernst nehmen, statt 
weitere Gutachten zu beauftragen, um 
die Regelungsanordnungen zu rela­
tivieren.«

Frühestens in vier Jahren werden 
die Reformen wirtschaftliche Ergeb­
nisse bringen, so die Einschätzung der 
Beitragskommission KEF. Die KEF-Ex­
perten stellten fest, dass sich für sie 
bis 2028 »keine wesentlichen Ein­
sparpotenziale in Ergänzung zu den 
im 24. Bericht der Kommission getrof­
fenen Feststellungen« ergeben wür­
den. Erst ab 2029 sei mit »teils erheb­
lichen beitragsrelevanten Einspar­
potenzialen« zu rechnen. Allerdings, 
so die KEF, setze das eine Reduzierung 
der Immobilienkosten, die effektivere 
Ausgestaltung des Programmauftrags, 
die Reduzierung der Verbreitungswege 
und die Entwicklung anstaltsübergrei­
fender technischer Infrastrukturen vo­
raus. Die Expertenkommission nannte 
aber auch drei Bereiche, in denen kurz­
fristig »deutliche Entlastungen für die 
Beitragszahler durch eine Neuzuord­
nung beitragsferner Leistungen« zu 
erreichen sei. Dazu zählen Belastun­
gen durch Beitragsbefreiungen, die Fi­
nanzierung der Landesmedienanstal­
ten sowie die Kosten der Klangkörper. 

Bis Ende 2026 sollen die ARD-Anstal­
ten ein Konzept für die künftige Rolle 
und Finanzierung der Orchester und 
Chöre vorlegen. 

Reformagenda ist nicht  
ausreichend

Nicht nur aus den Landtagen kam Kri­
tik, dass die Reformen nicht weitge­
hend genug gingen. Auch Verbände, 
Medienrechtler, Wissenschaftler, Poli­
tiker aber auch Beitragszahler monie­
ren, dass viele sinnvolle Vorschläge 
nicht umgesetzt wurden oder im Ver­
lauf der Verhandlungen »verwässert« 
worden sind. So hatte der Zukunfts­
rat im Januar 2024 eine Reformagenda 
vorgestellt, die strukturelle Verände­
rungen bei der ARD und eine pro­
grammliche Arbeitsteilung zwischen 
ARD und ZDF vorsahen. Dieses Kon­
zept findet sich im Reformstaats­
vertrag nicht wieder. Zudem gibt es 
keine Beschränkung der öffentlich-
rechtlichen Onlineangebote wie Pod­
casts, Apps oder Streamingformate. 
Hier ist eher mit einem Anstieg als 
mit einer Senkung der Kosten zu rech­
nen. Auch bei der Deckelung der Sport­
rechte wurde getrickst. Die Ausgaben­
begrenzung von fünf Prozent werden 
nicht, wie ursprünglich vorgesehen, 
auf das Programmbudget, sondern auf 
die Gesamtausgaben berechnet. Of­
fene Fragen, warum es beispielswei­
se zwei nationale Programme geben 
muss, warum weiterhin internationale 
Korrespondentennetze von ARD und 
ZDF parallel existieren oder ob nicht 
ARD-Anstalten zusammengelegt wer­
den können, muss ein künftiger Staats­
vertrag für den öffentlich-rechtlichen 
Rundfunk beantworten. Damit die Ak­
zeptanz in der Bevölkerung sowohl für 
das Programm als auch für den Rund­
funkbeitrag wieder steigt, sind konse­
quentere Strukturreformen zwingend. 

Rundfunkbeitrag beträgt wie 
bisher 18,36 Euro monatlich

Der Rundfunkbeitrag beträgt weiter­
hin 18,36 Euro pro Monat. Da die Län­
der die von der KEF vorgeschlagene 
Erhöhung um 58 Cent auf 18,94 Euro 
nicht per Staatsvertrag umsetzten, ha­
ben ARD und ZDF beim Bundesver­
fassungsgericht geklagt. Bis zu einer 
Entscheidung der Karlsruher Richter, 
bleibt der bisherige Beitrag bestehen. 
Allerdings will die KEF im Februar ei­
nen Zwischenbericht mit einer Emp­
fehlung für eine Erhöhung des Beitra­
ges vorlegen. Dieser soll für 2027 und 
2028 nur um 28 Cent steigen. In ih­
rem Bericht vom Frühjahr 2024 war 
noch eine monatliche Steigerung von 
58 Cent vorgesehen. Die KEF geht da­
von aus, dass die Anstalten mit dieser 
geringeren Steigerung bedarfsgerecht 
finanziert seien. Ob es so kommt, ist 
nicht sicher. Zuerst müssen die Län­
der diesem Vorschlag zustimmen und 
dann die Landtage. Zudem steht noch 
die Entscheidung des Bundesverfas­
sungsgerichtes aus. Das wird jedoch 
maßgeblich für die Beitragsfestset­
zung der nächsten Jahre sein. 

Helmut Hartung ist Chefredakteur  
von medienpolitik.net

Frühestens in vier 
Jahren werden die 
Reformen wirtschaft-
liche Ergebnisse 
bringen, so die Ein-
schätzung der Bei-
tragskommission KEF

Den Geschäftsführerinnen von HateAid, Josephine Ballon und Anna Lena von 
Hodenberg, wird die Einreise in die USA verwehrt
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Ich wollte alles  
lernen. Ich habe mich 
in meiner Freizeit zu 
Tode gearbeitet, damit 
ich Geld sparen konn-
te, um alle Workshops 
zu finanzieren

Natalie Wagner
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Dauerhaft
Forschung und Werk des Historikers Peter Brown

JOHANN HINRICH CLAUSSEN

Zu häufig schenkt man den Falschen 
zu viel Aufmerksamkeit – diesen 
Göttinnen und Göttern des Tages, all 
denjenigen, die gerade die Macht 
besitzen, ohne sie sinnvoll zu ge­
brauchen. Dem Urteilsvermögen und 
Seelenfrieden ist es zuträglicher, sich 
denen zuzuwenden, die etwas von 
dauerhafter Bedeutung geschaffen ha­
ben. Deshalb habe ich die 700-seitigen 
Lebenserinnerungen von Peter Brown 
(»Journeys of the Mind. A Life in His­
tory«, 2023) gelesen. Vielen wird die­
ser Name nichts sagen, aber der heute 
90-Jährige ist einer der bedeutendsten 
Historiker unserer Zeit.

Wer Browns Gedankenreisen nach­
vollzieht, taucht in eine Welt von ges­
tern ein; reist in den Sudan, wo sein 
Vater für die imperiale Eisenbahn 

arbeitete; lernt das Irland der Kriegs­
zeit kennen, wo die nicht nur beseli­
gende Macht des Glaubens herrscht; 
bestaunt die Welt englischer Privat­
schulen, die Colleges von Oxford und 
die Mysterien der britischen Klassen­
gesellschaft. Besonders berührt hat 
mich, dass Brown an starkem Stottern 
litt – ebenso wie ich als Kind (darüber 
habe ich mich einmal mit Olaf Zim­
mermann unterhalten, mein wich­
tigster Beitrag für »Politik & Kultur«).

Brown wurde in Oxford ein großer 
Althistoriker. Dabei half ihm seine 
Furcht einflößende Sprachbegabung 
(er beherrscht 26 Sprachen). Zudem 
ist er ein großer Leser, der – so meint 
man – alle wesentlichen Quellentexte 
der Antike, Spätantike und des frü­
hen Mittelalters im Original gelesen 
hat. Vor allem ist er ein von Beginn 
an ungemein neugieriger Forscher, 

der sich nie um Meinungskonventio­
nen geschert hat. Dabei mag ihm sei­
ne Außenseiterposition als protes­
tantischer Ire aus der lower middle 
class geholfen haben. Man muss sich 
Brown als einen ebenso furchtlosen 
wie sanften Bilderstürmer vorstellen, 
der ruhig und gelehrt, überlegt ar­
gumentierend und fair debattierend 
eine Fehlwahrnehmung nach der an­
deren zerbricht – und dies in schöns­
ter Prosa.

Als junger Mann wollte er eine 
Doktorarbeit über Augustinus schrei­
ben, aber er merkte, dass eine Ge­
samtdarstellung fehlte, so schrieb er 
lieber die bis heute gültige Biografie. 
Danach entzauberte er den Mythos 
vom »Fall von Rom«. Die Spätantike 
ist für ihn keine Zeit der Dekadenz, 
sondern eine hochkreative Epoche. 
Ihr Ende war keine Katastrophe, an 
der barbarische Fremde Schuld tru­
gen, sondern Teil einer langen, kom­
plexen Transformation, die zu neu­
en, kleineren Christentümern führ­
te. Anschließend wandte er, der nie 
an »Eurozentrismus« gelitten hat, 

sich den übersehenen Quellorten 
des Christentums im Nahen Osten 
zu, vor allem Syrien. Es folgten in den 
1970er Jahren intensive Reisen in den 
Iran, weil er über das antike Sassani­
denreich forschte. Dabei entdeckte 

er die Welt des Islam für sich. Damals 
habe in Europa, aber auch bei den 
Eliten des Nahen Ostens die Überein­
kunft geherrscht, dass der Islam eine 
Art lebendes Fossil sei, das bald aus­
sterben werde. Nur Brown dachte an­
ders. Dennoch wurde auch er, wie die 
meisten, von der iranischen Revo­
lution 1979 vollkommen überrascht. 
Wegen ihr konnte er leider sein Sas­
saniden-Buch nicht schreiben. Da­
für veröffentlichte er – als Protes­
tant ohne Vorurteile – wunderbare 
Werke über die zentrale Bedeutung 

der Heiligenverehrung und der Anti-
Sexualität im alten Christentum. Letz- 
tere deutete er nicht als neurotische 
»Leibfeindlichkeit«, sondern als Ver­
such, sich aus gesellschaftlichen Ge­
fängnissen zu befreien.

Brown ist kein Theologe, sondern 
Historiker, der kritische Distanz zu 
seinen Gegenständen wahrt. Dennoch 
hat die intensive Arbeit über das an­
tike und mittelalterliche Christentum 
in West und Ost sowie über den Islam 
und Zoroastrismus dazu geführt, dass 
Brown in seinem persönlichen Leben 
religiöse Rituale pflegt. Regelmäßig 
besucht er in Princeton, wo er heute 
lebt, den örtlichen Gottesdienst. Und 
so beginnt sein Tag: Aufgrund sei­
nes Alters wacht er früh auf, steht auf, 
spricht seine Morgengebete, um dann 
antike Quellentexte im Original zu le­
sen, zuletzt aus Äthiopien. Das würde 
ich ihm gern nachmachen, aber mit 
meinen Ge’ez-Kenntnissen hapert es.

Johann Hinrich Claussen ist Kultur
beauftragter der Evangelischen Kirche 
in Deutschland

Von MTV ins Ensemble 
Porträt der Tänzerin und Choreografin Natalie Wagner

ANDREAS KOLB

A ls 1981 der Musiksender MTV 
an den Start ging, war das der 
Beginn eines neuen Zeitalters, 

auch im Bereich des Tanzes. Träum­
ten früher die jungen Mädchen davon, 
im Tutu zur Ballettschule zu gehen, so 
kam das zeitgenössische Tanz-Curricu­
lum jetzt modisch aufgepeppt mittels 
TV-Gerät ins Wohnzimmer geschwappt. 
So auch bei Familie Wagner in Zürich: 
Tochter Natalie tanzte jeden Tag in der 
guten Stube Videoclips nach, bis ihr Va­
ter entschied, das bewegungssüchtige 
Kind müsse bei der Schweizerischen 
Ballettberufsschule angemeldet wer­
den: »Da kannst du jeden Tag tanzen!«, 
hat Natalie Wagner ihren Vater noch im 
Ohr. Mit sieben Jahren begann die pro­
fessionelle Ausbildung der jungen Tän­
zerin, für die sie ihren Eltern bis heu­
te dankbar ist.

»Damals ist mir das Ballett ans Herz 
gewachsen. Dann kam der Charakter­
tanz: Ich habe Flamenco kennengelernt, 
und irgendwann hat sich mein Herz für 
ganz viele Tanzstile geöffnet. Ich ent­
deckte Hip-Hop, dann Salsa. Gesteppt 
habe ich auch noch.« Verglichen mit der 
Zahl ihrer Tanzweiterbildungen ist ihre 
zweijährige Berufsausbildung an der KV 
Business School Zürich heute nur noch 
eine Randnotiz: Zunächst absolvierte 
die junge Tänzerin Workshops in der 
Schweiz mit Tänzern aus Amerika. Als 
sie 18 wurde, ging sie in die USA, wo es 
üblich ist, dass Tänzer alle Genres ler­
nen und sich nicht nur auf eine Stilis­
tik konzentrieren. »Diese Zeit hat mich 
sehr geprägt, ich wollte einfach alles 
lernen. Ich habe mich in meiner Freizeit 
zu Tode gearbeitet, damit ich Geld spa­
ren konnte, um mir alle Workshops zu 
finanzieren.« Es war ein ewiges Hin und 
Her zwischen den Kontinenten und den 
Kulturen: Sechs Monate in den Staaten, 

dann ging es wieder in die Schweiz zum 
Geldverdienen, dann zwei Jahre Los An­
geles und New York.

Als freiberufliche Tänzerin arbeite­
te sie mit Choreografen wie Jérôme Bel 
(Schweiz), Adam Parson (USA), Katja 
Grässli (Niederlande) und Charlotta Öf­
verholm (Schweden) sowie mit Compa­
gnien wie der Kamea Dance Company 
(Israel), dem Staatstheater Gießen (Ta­
rek Assam) und in Görlitz (Adi Salant, 
Noah Zuk, Dan Pelleg & Marko Weigert) 
zusammen und trat in ganz Europa und 
den USA auf. 

Von 2006 bis 2015 war Natalie Wag­
ner künstlerische Leiterin und Cho­
reografin ihrer eigenen »naway com­
pany« und kreierte sowohl Kurzstücke 
als auch abendfüllende Werke. 20 Jahre 
lang lebte sie als freie Tanzschaffende. 
Doch auch wenn ihr jedes Projekt, jede 
Produktion immer wieder den Kick ga­
ben, wollte sie nicht mehr so weiter­
machen und wagte 2018 einen Neustart 
mit einem Künstlerischen Masterstudi­
um »Arts Choreografie« an der Palucca 
Hochschule für Tanz Dresden. Sie erin­
nert sich: »Einerseits hinterfragte ich 
mich, ob ich überhaupt noch choreogra­
fisch tätig sein will, gleichzeitig hatte 

ich das Bedürfnis, mich mit Themen und 
Methoden auseinanderzusetzen, für die 
ich bisher noch nicht die Zeit und die 
Gelegenheit hatte. Mit anderen Worten, 
ich hatte eine künstlerische Krise. Ohne 
Erwartungen habe ich mich für den Stu­
diengang beworben und es dem Schick­
sal überlassen, ob ich angenommen wer­
de oder nicht. Es war dann wie ein Zei­
chen für mich, dass ich wohl doch auf 
der richtigen Bahn bin.«

Der Masterstudiengang Choreogra­
fie eröffnete ihr die Möglichkeit, ihr 
Netzwerk zu erweitern und mit Künst­
lerinnen und Künstlern zusammenzu­
kommen, die sie sonst nicht getroffen 
hätte. Das Studium brachte ihr Klarheit 
und lenkte ihren Blick in eine Rich­
tung, von der sie kaum gewagt hatte, 
zu träumen: Seit der Spielzeit 2022/23 
steht das zeitgenössische Tanzen­
semble der Landesbühnen Sachsen in 
Radebeul unter der Leitung der Chef­
choreografin Natalie Wagner. »Ich ma­
che eigentlich gar nichts anderes als 
früher, nur ist mir jetzt Urlaub bezahlt«, 
scherzt sie. »Als ich vor vier Jahren in 
Radebeul angefangen habe, war das für 
mich wie ein Ankommen: endlich mal 
an einem Ort sein. Ich merke auch für 

mich als Künstlerin, ich kann mich an­
ders vorbereiten, weil ich jetzt die Tän­
zer kenne und weiß, was die mögen, 
was sie können und was nicht. Wo sind 
die Stärken, die Schwächen, wo kann 
man sich ergänzen.«

Als mobiles Theater sind die Landes­
bühnen Sachsen sowohl am Standort 
Radebeul als auch auf Gastspielen in 
ganz Sachsen vertreten mit dem Ziel, 
Teilhabe an Kunst und Kultur im länd­
lichen Raum zu ermöglichen. Die Tanz­
compagnie des Theaters vereint zwölf 
internationale Tänzerinnen und Tän­
zer. Besonderen Wert legt Wagner da­
rauf, den Mitgliedern des Ensembles die 
Möglichkeit zu geben, eigene Abende 
zu kreieren und choreografische Hand­
schriften zu erproben. 

Weitere Schwerpunkte ihrer Arbeit 
bilden die Vernetzung zur freien Sze­
ne und anderen Choreografinnen und 
Choreografen sowie Inter- und Cross­
disziplinarität. Im Rahmen eines zu­
vor initiierten Gesundheitsprojekts für 
Tänzerinnen und Tänzer wurde zudem 
ein regelmäßiges Athletiktraining eta­
bliert. Dieses dient der Prävention, der 
nachhaltigen Gesundheitserhaltung 
und der professionellen Entwicklung 

der Tänzerinnen und Tänzer. Was diese 
früher in ihrer Freizeit auf eigene Ini­
tiative machen mussten, gehört jetzt in 
ihr vertragliches Zeitbudget.

Im Rahmen ihres Stipendiums an 
der Palucca Hochschule in Dresden 
hatte Wagner zu Ansichten profes­
sioneller Tanzkünstler über ihren Be­
ruf und zu den Herausforderungen 
der heutigen Berufswelt geforscht. 
269 professionelle freiberufliche und 
festangestellte Tanzkünstlerinnen und  
 -künstler in Deutschland nahmen an 
der Umfrage zur Berufsidentität im 
Tanz teil. Die Ergebnisse ihrer Arbeit 
lässt sie auch heute noch in die prak­
tische Arbeit mit ihrem Ensemble ein­
fließen; sie ermöglichen ihr, individu­
ell an Selbstbildern und der künstleri­
schen und persönlichen Entwicklung 
ihrer Künstler zu arbeiten.

Vom klassischen Ballett- und Tanz­
theater lässt sie sich inspirieren, aber 
ihre künstlerische Freiheit lebt sie in 
der modernen Lesart dieses Repertoires. 
Bei Carmen etwa erzählt sie von Femi­
zid, beim Sacre stellt sie sich die Fra­
ge: »Braucht es immer ein Opfer? Ein­
fach nur ein schönes Tänzchen zu ma­
chen oder tolle Tricks zu offerieren, das 
reicht mir nicht als Künstlerin.« In der 
nächsten Spielzeit macht sie den Bal­
lettmusik-Hit unter den zeitgenössi­
schen Choreografen überhaupt, »Die 
vier Jahreszeiten« von Antonio Vival­
di. So wie unsere Welt heute aus den 
Fugen gerät, wird in ihrer Choreogra­
fie jede Verbindung zur Frage: Können 
wir einander tragen, wenn die Ordnung 
wankt? Sensibilität wird zur Überle­
bensstrategie – fragil, präzise, unge­
wiss. »Es ist ein großes Privileg, dass ich 
hier an der Landesbühne immer wie­
der mit dem Komponisten Nikolaus 
Wörnle arbeiten kann. Wir nehmen 
die berühmten Melodien, aber werden 
diese zeitgenössisch neu arrangieren.«

Ihre Leseart von zeitgenössischem 
Tanz setzt sie an den Sächsischen 
Landesbühnen erfolgreich um. »Mir 
ist es wichtig, dass es auch ins Kleine 
geht. Ins menschliche Miteinander.« 
Doch nicht nur der soziale Mikrokos­
mos, auch die großen gesellschaftlichen 
Themen spielen in Wagners Choreogra­
fien eine Rolle. »Wo beginnt Politik? 
Wie funktioniert Demokratie? Wer ist 
der Entscheidungsträger? Wie kann je­
der gesehen und gehört werden? Eine 
wichtige Linie meiner künstlerischen 
Arbeit sehe ich darin, dass unsere spe­
zielle Art von Zusammenarbeit der In­
halt der Arbeit selber ist, dass meine 
Arbeitsweise den Inhalt selbst hergibt. 
Das reizt mich, das finde ich spannend.«

Andreas Kolb ist Redakteur  
von Politik & Kultur
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Stellungnahme des Deutschen Kulturrates zur Studie  
»Angemessene Vergütung insbesondere im Bereich Streaming und Plattform-Ökonomie/ 
Reform des Vergütungssystems für gesetzlich erlaubte Nutzungen im Urheberrecht«

Berlin, den 15.12.2026. Der Deutsche 
Kulturrat, der Spitzenverband der Bun­
deskulturverbände, positioniert sich in 
dieser Stellungnahme zu der vom Bun­
desministerium der Justiz und für Ver­
braucherschutz (BMJV) in Auftrag ge­
gebenen Studie »Angemessene Vergü­
tung insbesondere im Bereich Strea­
ming und Plattform-Ökonomie/Reform 
des Vergütungssystems für gesetzlich 
erlaubte Nutzungen im Urheberrecht«. 
Beide Themen sind für den Kultur- und 
Medienbereich von großer Bedeutung. 

Der Deutsche Kulturrat begrüßt, 
dass mit dem Gutachten der Versuch 
unternommen wird, die Kulturwirt­
schaft umfassend und detailliert in Be­
zug auf die beiden Fragestellungen zu 
untersuchen. Die Studie ist zwar breit 
angelegt, bleibt jedoch in wichtigen 
Punkten unvollständig und vergleicht 
in dieser Unvollständigkeit am Ende 
strukturell nicht vergleichbare Teil­
märkte. Das wirkt sich insbesondere 
auf die gebildeten Archetypen und die 
daraus abgeleiteten Schlussfolgerungen 
aus. Problematisch ist ferner, dass auf 
den Teilmarkt Musik nicht näher ein­
gegangen wird. Auch andere Bereiche 
kulturellen Schaffens wie bspw. Bilden­
de Kunst, Architektur oder Übersetzung 
werden im Gutachten nicht oder nur 
sehr verkürzt behandelt. Der Beauftrag­
te für Kultur und Medien hat zwar zum 
Musikstreaming ein eigenes Gutachten 
in Auftrag gegeben. Es wäre aber deut­
lich besser gewesen, wenn der Bereich 
der Musik zusammen mit den anderen 
Werkkategorien in einem Gutachten mit 
derselben Prüfungssystematik und Ter­
minologie behandelt worden wäre.

Ferner wäre es aus Sicht des Deut­
schen Kulturrats sinnvoll gewesen, im 
Gutachten offenzulegen, welche Ak­
teure bei der Erstellung des Gutach­
tens konkret beteiligt wurden.    

Nicht unproblematisch ist auch, dass 
das Gutachten zwei Themenkomplexe 
behandelt, die tatsächlich und rechtlich 
sehr unterschiedlich sind. Während es 
im Zusammenhang mit der angemesse­
nen Vergütung im »Bereich Streaming 
und Plattformökonomie« vor allem um 
Fragen des Urhebervertragsrechts geht, 
soll mit den gesetzlichen Vergütungs­
ansprüchen für gesetzlich erlaubte Nut­
zungen ein gerechter Ausgleich dafür 
geschaffen werden, dass Urhebern und 
Rechtsinhabern ein Schaden aufgrund 
der gesetzlichen Schrankenregelungen 
entsteht. 

Das Gutachten ist vor dem Hinter­
grund dieser doppelten Fragestellung 
sehr umfangreich geworden. Der Deut­
sche Kulturrat beschränkt sich in die­
ser Stellungnahme im Wesentlichen auf 
eine Bewertung konkreter Handlungs­
empfehlungen und nimmt dabei un­
ter I. und II. vor allem auf die Zusam­
menstellung in der Kurzfassung Bezug. 
Ferner wird unter III. kurz auf Fragen 
der Künstlichen Intelligenz (KI) ein­
gegangen, die im Gutachten ebenfalls  
 – im Wege eines Exkurses – themati­
siert werden.  

I. Forschungsziel I  
»Angemessene Vergütung ins-
besondere im Bereich Streaming 
und Plattform-Ökonomie«

Zu einigen Vorschlägen beim For­
schungsziel I äußert sich der Deutsche 
Kulturrat wie folgt: 

1. Nutzungsindikatoren

Die Gutachter schlagen vor, dass die 
Nutzungsindikatoren für eine angemes­
sene Vergütung, die vor allem von den 
Verwertern wie Produzenten oder Ver­
lagen erhoben werden, unabhängig und 
effektiv kontrolliert werden sollten. Als 

mögliche Kontrollinstanzen werden Ver­
wertungsgesellschaften, Gewerkschaf­
ten oder staatliche Behörden erwähnt. 

Der Deutsche Kulturrat hält diesen 
Vorschlag nicht für überzeugend. Ver­
wertungsgesellschaften, Gewerkschaf­
ten und Berufsverbände spielen eine 
wichtige Rolle bei der Bestimmung der 
angemessenen Vergütung der Urheber 
und Leistungsschutzberechtigten, sind 
aber keine unabhängigen Stellen, son­
dern vertreten die Interessen ihrer Mit­
glieder und Wahrnehmungsberechtigten. 
Es dürfte auch nicht zu dem Aufgaben­
bereich von staatlichen Behörden gehö­
ren, Indikatoren für die Nutzung von ur­
heberrechtlich geschützten Werken zu 
überprüfen. Soweit die Gutachter hier an 
die Schiedsstelle beim Deutschen Patent- 
und Markenamt (DPMA) gedacht haben 
sollten, ist darauf hinzuweisen, dass die­
se Einrichtung weder von Amts wegen 
tätig wird noch die erforderlichen Kapa­
zitäten für eine solche Aufgabe mitbrin­
gen dürfte. Insgesamt sollte zusätzliche 
Bürokratie dringend vermieden werden. 

2. Sammlung und Auswertung  
von Verträgen

Die Gutachter schlagen außerdem vor, 
dass Verwertungsgesellschaften oder 
Gewerkschaften damit beauftragt wer­
den könnten, Verträge zu sammeln, aus­
zuwerten und für Urheber beratend tätig 
zu werden. Mit Blick auf Verwertungsge­
sellschaften ist darauf hinzuweisen, dass 
eine solche Aufgabe nicht in den Aufga­
benbereich von Verwertungsgesellschaf­
ten fällt, wie er im Verwertungsgesell­
schaftengesetz (VGG) definiert ist. Hinzu 
kommt, dass Verwertungsgesellschaften, 
die Rechte für Urheber und Verwerter 
(Verlage oder Produzenten) gemeinsam 
wahrnehmen, schon aus Gründen der 
Gleichbehandlung aller ihrer Berechtig­
ten in urhebervertragsrechtlichen Fra­
gen zumeist nicht tätig werden können. 
Auch der konkrete Vorschlag einer »Zen­
tralen Streaming-Transparenzstelle« be­
gegnet Bedenken, solange völlig unklar 
ist, wo eine solche Stelle angesiedelt 
sein soll und wer sie finanziert. Zudem 
bestünde auch hier die Gefahr, zusätz­
liche Bürokratie aufzubauen. Soweit es 
um Regelungen in Gesamtverträgen, Ta­
rifverträgen und Gemeinsamen Vergü­
tungsregeln geht, ist darauf hinzuwei­
sen, dass diese bereits jetzt öffentlich 
zugänglich sind. Soweit Gewerkschaf­
ten oder Berufsverbände darüber hinaus 
auf freiwilliger Basis individuelle Verträ­
ge sammeln und auswerten, kann dies 
sehr sinnvoll sein. Eine Verpflichtung 
dazu dürfte aber mit der Verbands- und 
Vereinsautonomie nur schwer zu ver­
einbaren sein. Zusätzlich sind kartell­
rechtliche Risiken sowie Fragen der Ver­
traulichkeit zu beachten, da die zentrale 
Sammlung sensibler Vertragsdaten so­
wohl wettbewerbsrechtliche Probleme 
als auch die Gefahr der Offenlegung ge­
schäftskritischer Informationen mit sich 
bringen würde.

3. Gesetzliche  
Gleichbehandlungspflicht

Die Gutachter haben ferner vorgeschla­
gen, eine gesetzliche Gleichbehand­
lungspflicht von Urhebern gegenüber 
marktmächtigen Online-Plattformen 
einzuführen. Eine solche Verpflich­
tung kann möglicherweise sinnvoll 
sein, bedarf aber einer (kartellrecht­
lichen) Rechtfertigung. Anders als bei 
Verwertungsgesellschaften, die als 
faktische Monopole einer Gleichbe­
handlungspflicht unterliegen, dürf­
te bei Streaming-Plattformen eine 
Gleichbehandlung nur schwer gene­
rell zu begründen sein. Zu berücksich­
tigen ist auch, dass das Geschäftsmodell 

von Plattformen darin besteht, mittels 
Algorithmen zu priorisieren. Dies dürfte 
sich mit einer Gleichbehandlungspflicht 
gegenüber Urhebern und ihren Werken 
kaum vereinbaren lassen. Zu begrüßen 
ist dagegen der Vorschlag, die Durch­
setzung der Regelungen des deutschen 
Urhebervertragsrechts gegenüber in­
ternationalen Plattformen zu ermög­
lichen und eine Umgehung von Schutz­
vorschriften rechtlich zu verhindern.     

II. Forschungsziel II  
»Reform des Vergütungssystems 
für gesetzlich erlaubte Nutzun-
gen im Urheberrecht«

Zum Forschungsziel II nimmt der Deut­
sche Kulturrat wie folgt Stellung:

1. Systemwechsel bei der Geräte- 
und Speichermedienvergütung 

Der Deutsche Kulturrat begrüßt sehr, 
dass die Gutachter einem Systemwech­
sel bei der Geräte- und Speichermedien­
vergütung (»große Lösung«) eine klare 
Absage erteilt haben. Weder steuerfinan­
zierte Modelle noch ein »Kulturbeitrag« 
sind geeignet, eine verlässliche Vergü­
tung der Urheber und Rechtsinhaber für 
gesetzlich erlaubte Nutzungen sicherzu­
stellen. Höchst problematisch ist auch 
das vorgestellte »Lizenzmodell«, wo­
nach Vertragspartner der Urheber, wie 
Verlage oder Produzenten, die Vergü­
tung für gesetzlich erlaubte Nutzungen 
zu zahlen hätten, obwohl sie ebenfalls 
von den Schrankenregelungen betrof­
fen sind und deshalb im geltenden Sys­
tem auch an den hierfür vorgesehenen 
Vergütungen beteiligt werden. 

Wichtig ist, dass in Deutschland das 
derzeitige duale Vergütungssystem für 
gesetzlich erlaubte Vervielfältigungen, 
welches aus der Geräte- und Speicher­
medienvergütung (§ 54 UrhG) und der 
Betreibervergütung (§ 54c UrhG) besteht, 
beibehalten wird. Bei der Betreiberver­
gütung sind gesetzliche Anpassungen 
allerdings erforderlich (vgl. unten).   

2. Einzelfragen im Zusammenhang 
mit den gesetzlichen Vergütungs-
ansprüchen

Im Folgenden wird auf Einzelfragen im 
Zusammenhang mit den gesetzlichen 
Vergütungsansprüchen näher eingegan­
gen. Dabei beschränkt sich der Deutsche 
Kulturrat auf die gesetzlichen Vergü­
tungsansprüche im Zusammenhang mit 
gesetzlich erlaubten Nutzungen. Auf an­
dere Arten von Vergütungsansprüchen, 
wie insbesondere sog. Direktvergütungs­
ansprüche (bspw. § 20b Abs. 2 UrhG) 
wird nicht näher eingegangen. 

      
a) Reichweite des Anspruchs
Der Deutsche Kulturrat teilt die Skep­
sis der Gutachterinnen und Gutachter, 
dass bestimmte Streitfragen über die 
Reichweite der Geräte-, Speichermedien- 
und Betreibervergütung durch den na­
tionalen Gesetzgeber entschieden wer­
den können. Hier wird es jedenfalls bei 
den bereits anhängigen EuGH-Verfah­
ren darauf ankommen, die Entscheidun­
gen des Gerichts abzuwarten. Dass be­
deutet aber nicht, dass auf nationaler 
Ebene keinerlei gesetzliche Änderungen 
möglich sind. Soweit es um die konkrete 
Ausgestaltung der Vergütungssysteme 
zur Sicherung des gerechten Ausgleichs 
geht, steht den Mitgliedstaaten ein wei­
tes Ermessen zu (vgl. nur EuGH GRUR 
2022, 558 Rn. 41 – Austro-Mechana). 
Sehr zu begrüßen ist deshalb, dass die 
Gutachter sich dafür aussprechen, die 
Betreibervergütung nach § 54c UrhG 
endlich »technologieneutral« auszuge­
stalten und digitale Abspeicherungen  
 – neben den Papierkopien – zu erfassen. 

Der Deutsche Kulturrat hatte dies be­
reits in seiner Stellungnahme vom 
04.02.2020 gefordert1. Die derzeitige 
Regelung in § 54c UrhG ist bereits seit 
vielen Jahren veraltet und führt dazu, 
dass die Betreibervergütung als wich­
tige zweite Vergütungssäule zur ange­
messenen Vergütung der Urheber und 
Rechtsinhaber nur noch begrenzt bei­
tragen kann. Auf diese Problematik hat­
te bereits der Bundesrat in seiner Stel­
lungnahme zu dem Entwurf für ein Ge­
setz zur Anpassung des Urheberrechts 
an die Erfordernisse des digitalen Bin­
nenmarktes zu Recht hingewiesen (Br-
Drs. 142/21 S. 9 f.). 

Bei der Frage, ob es sich bei sog. Te­
thered Downloads um private Verviel­
fältigungen im Sinne des Art. 5 Abs. 2 
lit. b InfoSoc-Richtlinie handelt, soll­
te dagegen zunächst die Entscheidung 
des EuGH in dem anhängigen Verfah­
ren Stichting de Thuiskopie ./. HP (C-
496/24) abgewartet werden. 

    
b) Kreis der Anspruchsschuldner
Der Deutsche Kulturrat spricht sich im 
Grundsatz dafür aus, einen neuen Ver­
gütungsanspruch gegenüber den Betrei­
bern von Cloud-Dienstleistern einzu­
führen. Dass eine Vielzahl von Verviel­
fältigungen »in die Cloud« stattfinden, 
steht außer Frage. Auch hat der EuGH 
entschieden, dass es sich bei derarti­
gen Vervielfältigungen um Privatko­
pien handelt, die zwingend zu vergü­
ten sind (EuGH GRUR 2022, 558 Rn. 33  
 – Austro-Mechana). Unbeantwortet hat 
der EuGH allerdings die Frage gelassen, 
wie genau die Vergütung sicherzustel­
len ist. Hier kommt den Mitgliedstaaten  
 – wie bereits ausgeführt – ein erheb­
licher Umsetzungsspielraum zu. In 
Deutschland ist festzustellen, dass 
bisher keine Vergütungen für Cloud-
Vervielfältigungen gezahlt werden. Die 
Vergütungsschuldner der Geräte und 
Speichermedienvergütung lehnen es 
ab, Zahlungen für derartige Vervielfäl­
tigungen nach §§ 54 ff. UrhG zu leisten. 
Ferner hat der BGH kürzlich entscheiden, 
dass die Betreibervergütung nach § 54c 
UrhG in ihrer derzeitigen Fassung eine 
Cloud-Vergütung nicht abdeckt (BGH 
GRUR-RS 2025, 19429). Hier ist deshalb 
dringend der Gesetzgeber gefordert, eine 
Vergütung für Cloudvervielfältigungen 
sicherzustellen. Dabei spricht viel dafür, 
eine neue Betreibervergütung einzufüh­
ren, die von den Clouddienstleistern zu 
leisten wäre. Die genaue Ausgestaltung 
bedarf allerdings noch weiterer Prüfung. 
Dabei sollte insbesondere geprüft wer­
den, wie der Kreis der zukünftigen Ver­
gütungsschuldner genau beschrieben 
werden kann. 

c) Anknüpfung bei der Bestimmung  
der Vergütung an den Preis von Geräten 
und Speichermedien
Zunächst teilt der Deutsche Kulturrat 
die Auffassung, dass eine gesetzliche 
Bestimmung der Höhe der Geräte- und 
Speichermedienvergütung nicht sinn­
voll ist. Ob es sinnvoll ist, an den Preis 
der Geräte anzuknüpfen und hier eine 
Obergrenze vorzugeben, erscheint aber 
ebenfalls problematisch. Urheberrecht­
lich ist die Abhängigkeit einer angemes­
senen Vergütung von dem Preis eines 
Vervielfältigungsgerätes zunächst ein­
mal nicht überzeugend. Die derzeitige 
Regelung des § 54a Abs. 4 UrhG, wonach 
die Vergütung in einem wirtschaftlich 
angemessenen Verhältnis zum Preis­
niveau des Geräts oder Speichermedien 
stehen muss, führt dazu, dass Vergütun­
gen regelmäßig gekappt werden. Im Er­
gebnis erhalten die Berechtigten damit 
weniger Vergütung, als ihnen ohne die 
Kappungsgrenze zustehen würde. Hie­
ran ändert sich auch nichts durch den 
Vorschlag der Gutachter. Es würde durch 

ein vorgegebenes Verhältnis der Vergü­
tung zum Gerätepreis (bspw. bis zu 5%) 
lediglich eine konkrete Begrenzung 
nach oben vorgenommen. Auch wür­
de der Vorschlag der Gutachter an dem 
Erfordernis der Durchführung von Nut­
zungsstudien und der Gefahr der strei­
tigen Interpretation der Studien durch 
die Beteiligten nichts ändern. Erwägens­
wert könnte in diesem Zusammenhang 
aber sein, eine gesetzliche Regelung zu 
prüfen, wonach die zuletzt gesamtver­
traglich vereinbarten Vergütungssätze 
bis zu einer Neubestimmung durch die 
Parteien oder ein Gericht fortgelten, so 
weit die Parteien nichts anderes ver­
einbaren. Anderenfalls besteht stets 
die Gefahr, dass die Einnahmen der 
Verwertungsgesellschaften – und die 
Ausschüttungen an die Rechtsinhaber – 
aufgrund einer Kündigung von Gesamt­
verträgen über die Geräte-, Speicher­
medien und Betreibervergütung ganz 
erheblich gefährdet sind.    

d) Verfahren der  
Vergütungsbestimmung
Problematisch erscheint der Vorschlag, 
dass nicht (mehr) gesamtvertraglich ge­
bundenen Unternehmen ein Anspruch 
auf Durchführung empirischer Unter­
suchungen nach §§ 112 bis 116 VGG er­
möglicht werden soll. Keine Einwände 
bestehen dagegen, die Möglichkeit der 
Anrufung der Schiedsstelle für empiri­
sche Untersuchungen gemäß § 93 VGG 
auf relevante Verbände zu erweitern. 

Die Einführung eines Musterfest­
stellungverfahren nach §§ 41 Abs. 1, 
42 VDuG könnte sinnvoll sein, um strei­
tige Rechtsfragen im Zusammenhang 
mit der Geräte- und Speichermedien­
vergütung schnell zu klären, bedarf aber 
noch näherer Prüfung. Insoweit dürfte 
es vorzuziehen sein, dass – wie bisher – 
die streitigen Rechtsfragen im Zusam­
menhang mit der Bestimmung der Ver­
gütung durch Schiedsstelle und Gerich­
te inzident geklärt werden. 

Am vorgeschalteten Verfahren der 
Schiedsstelle beim Deutschen Patent- 
und Markenamt (DPMA) sollte in je­
dem Fall festgehalten werden. Aller­
dings muss sichergestellt sein, dass die 
Verfahren nicht zu lange dauern. Soweit 
die Schiedsstelle mit zu vielen Verfah­
ren befasst und deshalb überlastet ist, 
wie es in der Vergangenheit immer wie­
der der Fall war, muss seitens des DPMA 
schnell reagiert werden können. Sinn­
voll erscheint es deshalb insbesondere 
zu prüfen, eine zweite Kammer bei der 
Schiedsstelle einzusetzen. Dies wäre 
bereits auf der Grundlage des gelten­
den Rechts möglich. 

e) Vermutungsregelungen bei  
der Wahrnehmung von gesetzlichen 
Vergütungsansprüchen 
Der Deutsche Kulturrat begrüßt den Vor­
schlag der Gutachter, die Vermutungs­
regelung des § 49 VGG auf die gesetz­
lichen Vergütungsansprüche nach § 60h 
Abs. 1 UrhG sowie nach §§ 5 Abs. 2, 12 
Abs. 1 UrhDaG zu erweitern. Eine ent­
sprechende gesetzliche Klarstellung ist 
bereits seit langem überfällig. Einbezo­
gen in die Vermutungsregelung sollten 
allerdings auch die Vergütungsansprüche 
nach § 46 Abs. 4 UrhG sowie nach § 78 
Abs. 2 UrhG werden; § 46 Abs. 4 UrhG 
sollte ferner in diesem Zusammenhang 
verwertungsgesellschaftspflichtig aus­
gestaltet werden. 

f) Verhältnis von Schrankenregelungen 
zu vertraglichen Lizenzen
Das Gutachten spricht auch die Frage 
an, inwieweit gesetzliche Vergütungs­
ansprüche und individuelle Lizenzie­
rungen kombiniert werden können. 
Bei dieser Problematik kommt es nach 
Ansicht des Deutschen Kulturrats   

www.politikkultur.de14 DOKUMENTATION



Stellungnahme des Deutschen Kulturrates  
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Scheinselbstständigkeit entschieden entgegentreten

   maßgeblich darauf an, ob der Gesetz­
geber einen Vorrang von vertraglichen 
Lizenzierungen vor gesetzlichen Erlaub­
nissen angeordnet hat. Nach dem Ver­
ständnis des Deutschen Kulturrats ist 
dies im Bereich von §§ 53 ff. UrhG nicht 
der Fall. Dagegen sieht § 60g Abs. 2 UrhG 
in Bezug auf die gesetzlichen Erlaubnis­
se nach §§ 60e Abs. 4, 60f Abs. 1 UrhG 
(Terminalnutzungen in Bibliotheken, 
Archiven oder Museen) und § 60e Abs. 
5 UrhG (Dokumentenversand auf Bestel­
lung) einen Vorrang von vertraglichen 
Vereinbarungen vor. Was für sonstige 
gesetzliche Erlaubnisse nach §§ 60a ff. 
UrhG gilt, wird innerhalb des Deutschen 
Kulturrats vor dem Hintergrund der we­
nig gelungenen Formulierung des § 60g 
Abs. 1 UrhG unterschiedlich gesehen.  

III. Exkurs KI  

Die Gutachter nehmen – im Wege eines 
Exkurses – auch zu Fragen im Zusam­
menhang mit generativer künstlicher 
Intelligenz (KI) Stellung. Der Deutsche 
Kulturrat begrüßt dieses Vorgehen, weil 
es sich insoweit um eine zentrale Pro­
blematik handelt, die bei der Diskussi­
on von angemessenen Vergütungen und 
einer etwaigen Reform der gesetzlichen 
Vergütungssysteme nicht ausgeblendet 
werden kann. Der Deutsche Kulturrat 
verweist des Weiteren zunächst auf seine 
Stellungnahmen vom 23.06.2023 2 und 
vom 13.01.2025 3. 

Im Grundsatz teilt der Deutsche Kul­
turrat zunächst die Auffassung der Gut­
achter, dass es wichtig ist, sicherzustel­
len, dass KI-Produkte (»Output«) effektiv 
gekennzeichnet werden. In Bezug auf die 
im Gutachten aufgeworfenen Fragen ei­
ner angemessenen Vergütung weist der 
Deutsche Kulturrat auf Folgendes hin:   

Zunächst sollte bei der weiteren rechts­
politischen Diskussion genau geprüft 
werden, inwieweit Lizenzierungen in 
Bezug auf die Nutzung urheberrecht­
lich geschützter Werke für KI-Trainings­
zwecke besser gefördert werden können. 
Die Frage der Anwendbarkeit der gesetz­
lichen Erlaubnisse für Text und Data-
Mining für die Nutzung von geschützten 

Werken für KI-Trainingszwecke ist urhe­
berrechtlich umstritten. Wenn jedoch 
im Bereich des kommerziellen Text 
und Data-Mining ein Rechtevorbehalt 
in Bezug auf die Schrankenregelung er­
klärt wurde, kommt es – unstreitig – im­
mer auf vertragliche Lizenzierungen an. 
Von dieser Möglichkeit wird zunehmend, 
nicht zuletzt durch Verwertungsgesell­
schaften, Gebrauch gemacht. Es kann 
deshalb davon auszugegangen werden, 
dass zukünftig KI-Nutzungen gesam­
ter Repertoirebereiche nicht unter die 
gesetzlichen Erlaubnisse für kommer­
zielles Text und Datamining fallen. Um 
KI-Training im kommerziellen Bereich 
auch zukünftig zu ermöglichen, bedarf 
es deshalb der Lizenzierung, die durch 
verbesserte Transparenzpflichten, mög­
liche Kontrahierungspflichten der KI-
Entwickler und Beweislastregelungen zu 
Gunsten der Rechtsinhaber erleichtert 
und gefördert werden könnte. Auch kol­
lektive Lizenzangebote durch Verwer­
tungsgesellschaften, einschließlich der 
Vergabe von kollektiven Lizenzen mit 
erweiterter Wirkung, können hier, so­
fern von den Rechtsinhabern gewünscht, 
eine Rolle spielen. 

Daneben sollte aber auch geprüft 
werden, ob in Bezug auf die Nutzung 
des Outputs ein neuer Vergütungs­
mechanismus sinnvoll sein könnte. 

1 Stellungnahme des Deutschen Kultur­
rates zum Entwurf eines Ersten Gesetzes 
zur Anpassung des Urheberrechts an die 
Erfordernisse des digitalen Binnenmarkts 
vom 04.02.2020 kulturrat.de/positionen/
entwurf-eines-ersten-gesetzes-zur-anpas 
sung-des-urheberrechts-an-die-erforder 
nisse-des-digitalen-binnenmarkts/
2 Stellungnahme des Deutschen Kulturrates 
»Urheberrecht und Künstliche Intelligenz« 
kulturrat.de/positionen/kuenstliche-intel 
ligenz-und-urheberrecht/
3 Stellungnahme des Deutschen Kulturrates 
zu urheberrechtlichen Fragen im Zusam­
menhang mit künstlicher Intelligenz kul­
turrat.de/positionen/stellungnahme-des-
deutschen-kulturrats-zu-urheberrecht 
lichen-fragen-im-zusammenhang-mit-
kuenstlicher-intelligenz/

Berlin, den 15.12.2025. Der Deutsche 
Kulturrat, der Spitzenverband der Bun­
deskulturverbände, unterstreicht, dass 
selbstständige Tätigkeit im Kultur- und 
Medienbereich rechtssicher gewähr­
leistet und unbürokratisch umgesetzt 
werden muss.

Die Erwerbsarbeit im Kunst-, Kultur- 
und Medienbereich zeichnet sich durch 
selbstständige Arbeit, abhängige Be­
schäftigung und sogenannte hybri­
de Erwerbstätigkeit, also den Wechsel 
oder auch die parallele Ausübung von 
abhängiger Beschäftigung und Selbst­
ständigkeit, aus. Alle Erwerbsformen 
haben ihre Berechtigung und verlan­
gen jeweils eine angemessene Vergü­
tung. Neben der Haupterwerbstätig­
keit, in abhängiger Beschäftigung oder 
Selbstständigkeit, spielt in einigen Fel­
dern des Kunst-, Kultur- und Medien­
bereiches auch die berufliche Neben­
tätigkeit eine wichtige Rolle. Die beruf­
liche Nebentätigkeit sollte sich durch 
die soziale Absicherung im Hauptberuf 
auszeichnen.

Der Deutsche Kulturrat betont, dass 
Scheinselbstständigkeit im gesamtem 
Kulturbereich entschieden entgegen­
getreten werden muss. Er fordert in die­
sem Zusammenhang, dass Länder und 
den Bund, bei künftigen Programmen 
u. a. zur Stärkung der kulturellen Bil­
dung  1 ausreichend Mittel für Personal 
vorsehen und sie finanziell so unter­
legen, dass den sozialversicherungs­

rechtlichen Aspekten Rechnung getra­
gen werden kann.

Die Erwerbsarbeit im Kultur- und 
Medienbereich ist stark wissensbasiert 
und teilweise auf die Schöpfung und 
Verwertung geistigen Eigentums aus­
gerichtet, also typisch für die mo­
derne Wissens- und Dienstleistungs­
gesellschaft. Die Selbstständigkeit in 
diesem Sektor ist durch folgende Merk­
male geprägt:

	҄ Selbstständige tragen unternehme­
rische Verantwortung, das gilt auch 
für Soloselbstständige.

	҄ Selbstständige sind in der Regel für 
mehrere Auftraggeber tätig.

	҄ Selbstständige üben ihre Tätigkeit 
an unterschiedlichen Orten aus, 
z. B. in einer eigenen Betriebsstätte, 
bei Auftraggebern oder Kunden.  
Das Fehlen einer eigenen Betriebs­
stätte ist kein Hindernis für selbst­
ständige Tätigkeit.

	҄ Selbstständige sind nicht in den 
Betrieb eingegliedert, können aber 
Infrastruktur (Räume, Technik, In­
strumente usw.) oder Betriebsmittel 
von Auftraggebern oder Kunden 
nutzen.

	҄ Selbstständige sind grundsätz­
lich weisungsfrei. Bei projektbezo­
genen Arbeiten im Team können 
sich in der Praxis dennoch tempo­
rär Situationen ergeben, in denen 
verbindliche Abstimmungen und 

Weisungen, auch seitens des Auf­
traggebers, auftreten.

	҄ Künstlerische Vorgaben oder Wei­
sungen in einem Probenprozess 
oder bei einer Aufführung gegen­
über selbstständigen Mitwirkenden 
sind nicht mit Weisungen im sozial­
versicherungsrechtlichen Sinne 
gleichzusetzen. Ebenso wenig be­
gründen Weisungen oder künstleri­
sche Vorgaben von Selbstständigen 
gegenüber abhängig Beschäftig­
ten ein abhängiges Beschäftigungs­
verhältnis.

	҄ Selbstständige unterliegen teilweise 
inhaltlichen oder organisatorischen 
Vorgaben der Auftraggeber, die die­
se weitergeben müssen. Beispielhaft 
hierfür stehen Vorgaben von quali­
tätssichernden Institutionen im 
Rahmen von Zertifizierungsverfah­
ren oder von prüfenden Behörden 
zur Gewährleistung bundeseinheit­
licher Standards.

	҄ Eine selbstständige Tätigkeit kann 
auch nebenberuflich ausgeübt wer­
den. Dies kann neben einer haupt­
beruflichen abhängigen Beschäf­
tigung, einer hauptberuflichen 
selbstständigen Tätigkeit, im Ruhe­
stand oder neben einem Vollzeit­
studium erfolgen.

Nicht auf jede selbstständige Tätig­
keit treffen alle Merkmale gleicher­
maßen zu.

Mit Blick auf die geplante gesetzliche 
Abgrenzung von selbstständiger Tätig­
keit und abhängiger Beschäftigung for­
dert der Deutsche Kulturrat,

	҄ dass die o.g. Merkmale der Selbst­
ständigkeit im Kultur- und Medien­
bereich sowie die soziale Absiche­
rung durch die Künstlersozialversi­
cherung ebenso Berücksichtigung 
finden wie die Schutzbedürftigkeit 
der Erwerbstätigen. Ebenfalls gilt 
es, die nebenberufliche Selbststän­
digkeit adäquat zu berücksichtigen.

Mit Blick auf den von der Deutschen 
Rentenversicherung bis zum 31.12.2025 
dem Bundesministerium für Arbeit und 
Soziales vorzulegenden Bericht zum Sta­
tusfeststellungsverfahren (§ 7a SGB IV) 
wird der Deutsche Kulturrat anhand 
von Erfahrungen aus dem Kultur- und 
Medienbereich insbesondere hinter­
fragen, ob das Verfahren bürokratiearm, 
praktikabel und zügig vonstattengeht.

Der Deutsche Kulturrat erinnert mit 
Nachdruck daran, dass die Bundes­
regierung angetreten ist, Bürokratie 
abzubauen. Dies muss Maßstab für 
die gesetzliche Abgrenzung des Sta­
tus der abhängigen Beschäftigung und 
der Selbstständigkeit sowie von Status­
feststellungsverfahren und Betriebs­
prüfungen sein. Abgrenzungskataloge 
von selbstständiger Tätigkeit und ab­
hängiger Beschäftigung, die von den 

Spitzenorganisationen der Sozialver­
sicherung und den jeweils zuständigen 
Verbänden und Gewerkschaften erar­
beitet wurden, müssen verbindliche 
Grundlage von Betriebsprüfungen sein. 
Bestehende Abgrenzungskataloge wie 
etwa »für im Bereich Theater, Orchester, 
Rundfunk- und Fernsehanbieter, Film- 
und Fernsehproduktionen tätige Per­
sonen« gilt es zu aktualisieren, fehlen­
de zügig zu erarbeiten. Entscheidende 
Kriterien müssen Bürokratiearmut, Pra­
xistauglichkeit, Schutzbedürftigkeit der 
Erwerbstätigen und der Vertragswille 
der beteiligten Parteien sein. Die Ab­
grenzungskataloge müssen Auftragge­
bern Vertrauensschutz gewährleisten, 
um eine rechtssichere Beauftragung von 
Selbstständigen zu gewährleisten und 
Rückforderungen von Sozialversiche­
rungsbeiträgen ausschließen.

Abschließend unterstreicht der 
Deutsche Kulturrat noch einmal, dass 
sowohl die abhängige Beschäftigung, 
die Selbstständigkeit als auch die hybri­
de Erwerbstätigkeit für den Kultur- und 
Medienbereich konstitutiv sind. Eine 
angemessene Vergütung muss für alle 
Erwerbsformen selbstverständlich sein.

1 Rechtssicherheit für Bildungsanbieter und 
künftige finanzielle Ausstattung kultureller 
Bildung. Resolution des Deutschen Kultur­
rates zur Debatte um Honorarkräfte in der 
Bildungsarbeit vom 06.10.2024 
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aktuelle Personal- und Stellen­
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ZUR PERSON …

Feride Yaldizli wird neue Vorstän-
din des Kunstmuseums Wolfsburg
Die Kunststiftung Volkswagen und  
das Kunstmuseum Wolfsburg erwarten 
in diesem Jahr einen Positionswechsel. 
Ab dem 1. Juli 2026 wird Feride Yaldizli 
Vorständin und Geschäftsführerin  
des Kunstmuseums Wolfsburg. Nach 
ihrem Studium war Yaldizli zunächst 
in verschiedenen Funktionen tätig, 
bevor sie 2009 zur Theater und Phil­
harmonie Essen GmbH wechselte, 
wo sie in leitenden Positionen für 
die Bereiche Marketing und Vertrieb 
verantwortlich zeichnete. Derzeit ist 
sie kaufmännische Geschäftsführerin 
der RuhrFutur gGmbH.  

Jan N. Lorenzen erhält Medienpreis 
2025 des Deutschen Bundestages
Der Regisseur Jan N. Lorenzen wurde 
mit dem Medienpreis 2025 des Deut­
schen Bundestages für seine ARD-
Dokumentation »Wir waren in der 
AfD – Aussteiger berichten« ausge­
zeichnet. Der Medienpreis wird seit 
mehr als drei Jahrzehnten verliehen 
und würdigt Arbeiten, die zu einer 
vertieften Beschäftigung mit Poli­
tik und Parlamentarismus anregen. 
Die Preisträgerinnen werden von ei­
ner unabhängigen Jury ausgewählt, 
die durch die Bundestagspräsiden­
tin Julia Klöckner berufen wurde. Der 
Preis ist mit 5.000 Euro dotiert. 

Berthold Schneider – neuer Inten-
dant des Staatstheaters Cottbus 
Bertold Schneider wird als neuer 
Intendant ab Sommer 2026 das Staats­
theater Cottbus leiten. Der Regisseur 
und Dramaturg war u. a. Operndirektor 
des Saarländischen Staatstheaters und 
Cooperation-Manager an der English 
National Opera in London. Ab der 
Spielzeit 2016/2017 war er sieben Jahre 
lang Opernintendant an den Wupper­
taler Bühnen. Schneiders Inszenierun­
gen stoßen gesellschaftlich relevan­
te Themen an und zeigen eine star­
ke Verankerung in der lokalen Kultur­
landschaft auf. »Made in Cottbus« wird 
in den kommenden Inszenierungen 
Berthold Schneiders also eine beson­
dere Rolle spielen. 

Andrea Tober ist neue Vorsitzen- 
de der Rektorenkonferenz der 
deutschen Musikhochschulen
Die Professorin Andrea Tober wird  
ab Oktober 2026 Vorsitzende der Rek­
torenkonferenz der Deutschen Musik­
hochschulen (RKM). Tober ist Rekto­
rin der Hochschule für Musik Hanns 
Eisler Berlin und ist als Vorsitzende 
der Rektorenkonferenz die Nachfolge­
rin von Christian Fischer. Zu den Auf­
gaben der RKM gehören unter ande­
rem die Förderung des musikalischen 
Nachwuchses und die Vertretung der 
Interessen der Musikhochschulen ge­
genüber Ministerien, Parlamenten, 
Hochschulverbänden, Bildungsgremi­
en und Organisationen des deutschen 
und internationalen Musiklebens.

Neue Geschäftsführung beim BFDK
Cilgia Gadola und Paul Hess treten 
ab Januar 2026 die Geschäftsführung 
beim Bundesverband Freie Darstel­
lende Künste (BFDK) an. Als Doppel­
spitze verantworten sie nun die stra­
tegische, operative und kulturpoli­
tische Arbeit des Verbandes. Gadola 
ist seit mehreren Jahren in der Freien 
Szene Berlins verankert, unter ande­
rem als Projektleiterin für den BFDK. 
Hess bringt spartenübergreifende Ex­
pertise aus nahezu allen Bereichen 
der Darstellenden Kunst ein. Seit Lan­
gem engagiert er sich für die Vertre­
tung von Kunstschaffenden und die 
Verbesserung ihrer Arbeitsbedingun­
gen, unter anderem beim Dachver­
band Tanz Deutschland und im Tarif­
ausschuss der Genossenschaft Deut­
scher Bühnen-Angehöriger (GDBA). 

Hoffnung durch Wandel
Transformation als Chance

T ransformation« ist mehr als 
ein Management-Schlagwort. 
Wolf Lotter und Oliver Sowa 

verstehen Wandel als bewusste Ent­
scheidung und als Hoffnung auf eine 
bessere Zukunft. Ihre zentrale These: 
Nur wenn Tradition und Innovation 
zusammengedacht werden, kann Ver­
änderung nachhaltig gelingen.

Vor dem Hintergrund tiefgreifender 
gesellschaftlicher und wirtschaftlicher 
Veränderungen beschreiben die Auto­
ren Transformation als reflektierten 
Prozess – nicht als hektischen Aktio­
nismus. Digitalisierung und Wissens­
arbeit verändern Denkweisen ebenso 
wie Märkte. Entscheidend ist, Beste­
hendes wertzuschätzen, ohne daran 
festzuhalten, und Neues zuzulassen, 
ohne blindem Fortschrittsglauben 
zu verfallen. Das Buch trennt Chan­
cen und Risiken klar, analysiert Wan­
del nüchtern und zeigt, dass die größ­
ten Herausforderungen weniger in der 
Technik als in Strukturen, Routinen 
und Machtverhältnissen liegen.

Chancen, Verantwortung  
und Führung

Gleichzeitig machen Lotter und Sowa 
deutlich, welches Potenzial freigesetzt 
werden kann, wenn Organisationen 
Neugier, Wissen und Verantwortung 
fördern. »Transformation« richtet sich 
an Führungskräfte – an Wandlungs­
willige ebenso wie an Skeptiker. Es 
bietet eine fundierte Orientierungs­
hilfe, um Zusammenhänge zu verste­
hen und auf dieser Basis eine eigene 
Strategie zu entwickeln.

Der besondere Reiz des Buches 
liegt im ausgewogenen Mix aus the­
oretischen Grundlagen, praxisnahen 

Beispielen und Interviews mit Exper­
tinnen und Experten. Dadurch bleibt 
es konkret und gewinnt an Tiefe. Vor 
allem aber ermutigt es dazu, Verän­
derung nicht als Bedrohung, sondern 
als Gestaltungsaufgabe zu begreifen. 
»Transformation« ist kein schneller 
Ratgeber, sondern ein kluges, streit­
bares Plädoyer für verantwortungs­
vollen Wandel. Lotter und Sowa liefern 
keine Patentrezepte, wohl aber trag­
fähige Denkwerkzeuge. Wer Zukunfts­
fähigkeit ernsthaft durchdenken will, 
findet hier eine anspruchsvolle und 
ermutigende Lektüre.
Yvonne de Andrés

Wolf Lotter und Oliver Sowa. Trans-
formation: Theorie und Praxis für die 
Führung. Wie bewusster Wandel neue 
Chancen eröffnet und stabile Orientie-
rung in einem sich rasant verändern-
den Wettbewerbsumfeld bietet. Frei-
burg 2025 

Beklemmung
Schuld und Sprachlosigkeit

E in einziger Moment der Un­
aufmerksamkeit löst in dem 
neuen Roman von Ayelet 
Gundar-Goshen eine La­

wine von Ereignissen, Veränderun­
gen, Katastrophen aus. Ein arabischer 
Handwerker wird zu Arbeiten in einen 
israelischen Haushalt gerufen. Hier 
trifft er auf Naomi und ihren einjähri­
gen Sohn Uri. Die junge Frau schwankt 
zwischen Misstrauen und dem Gefühl, 
den Fremden freundlich behandeln 
zu müssen. Schon hier entwickelt 
die Erzählung eine beklemmende 
Atmosphäre, die bis zur letzten Sei­
te nicht abreißt. Kurz passen die bei­
den Erwachsenen nicht auf, da wirft 
das Kind den Hammer, den der Hand­
werker liegen gelassen hat, vom Bal­
kon und trifft einen 17-Jährigen töd­
lich. Der Araber wird unter Terroris­
musverdacht verhaftet, sein Sohn, auf 
der Suche nach dem Vater, wird beina­
he Opfer einer Lynchjustiz; die israe­
lische Kleinfamilie bringt ihn zurück 
zu seiner Familie: ein Zusammentref­
fen mit katastrophalem Ausgang. Erst 
drei Tage später geht Naomi zur Poli­
zei und klärt das Missverständnis auf. 
Da ist aber das Geflecht von Schuld, 
Misstrauen und Hass schon nicht 
mehr aufzulösen. Es folgen ein Ge­
richtsprozess und der Umzug der Fa­
milie nach Nigeria, damit die horren­
den Anwaltskosten beglichen werden 
können. Schuldgefühle, Sprachlosig­
keit zwischen den Eheleuten, Trauma­
ta, die auch vor dem Kind nicht Halt 
machen, können aber nicht zurückge­
lassen werden, sondern reisen mit. Es 
bleiben Verletzungen, zerstörte Leben 

und die Frage nach Schuld. Hätte es 
an irgendeiner Stelle die Möglichkeit 
gegeben, dem Geschehen eine andere 
Richtung zu geben, wenn mehr Ehr­
lichkeit, vielleicht auch Vertrauen im 
Spiel gewesen wären? 

Ayelet Gundar-Goshen versteht es, 
den Leser, die Leserin tief hineinzuzie­
hen in dieses andauernde Gefühl der 
Beklemmung. Manchmal möchte man 
das Buch zur Seite legen, vielleicht, um 
zwischendurch etwas »Aufbauendes« 
zu lesen, aber der Sog, der von der Ge­
schichte, von den Figuren, ihren Ge­
danken, Gefühlen, Ängsten ausgeht, 
lässt das kaum zu. Es bleibt am Ende 
die Frage, ob Heilung zumindest bei 
einigen der Betroffenen möglich ist. 
Die Erzählerin lässt diese Frage offen. 
Barbara Haack

Ayelet Gundar-Goshen. Ungebetene 
Gäste. Zürich – Berlin 2025

Kulturelle Bedeutung
Die Geschichte des Tanzes

A m Anfang war der Tanz? Dag­
mar Fischer, Tänzerin, Tanz­
pädagogin und Dozentin, führt 

ihre Leser durch die so beeindruckende 
Tanzgeschichte, deren Ursprünge bis 
in urgeschichtliche Zeit und zu den 
frühen Hochkulturen zurückreichen, 
etwa in das antike Ägypten und Grie­
chenland und zu zahlreichen getanz­
ten Schöpfungsmythen. Die ältes­
ten Belege sind auf Felsbildern do­
kumentiert, die rund 40.000 Jahre alt 
sind. In vielen Kulturen galt der Tanz 
gar als ein Geschenk der Götter. Einen 
Schwerpunkt bildet die Entwicklung 
im 20. Jahrhundert. Da dürfen so prä­
gende Persönlichkeiten wie Isadora 
Duncan, Martha Graham, Mary Wig­
man, Rudolf von Laban oder Vaslav Ni­
jinsky nicht fehlen. Betrachtet werden 
die wichtigsten Tanzstile, Tanzarten 
und stilbildenden Choreografien so­
wie die bedeutendsten Tänzer, Cho­
reografen und Komponisten weltweit. 
Und dies bis in unsere jüngste Zeit mit 
zeitgenössischen Hybridformen oder 
Hip-Hop. So erfährt die Leserschaft viel 
Interessantes etwa zum Kabuki-Tanz 
in Japan oder dem indischen Kathakali. 
Schnell wird deutlich, wie Entwick­
lungen und zentrale Strömungen im 
Tanz auf dessen zahlreichen Traditi­
onen und langen Geschichte beruhen. 
Besonders lebendig wird die Lektüre 
durch eingeschobene Zitate und Ge­
dichte, Abbildungen, bislang unver­
öffentlichte Fotos und Illustrationen, 
Infokästen, Kurzbiografien und eine 
das gesamte Buch durchziehende Zeit­
leiste. Die Autorin vermittelt, welche 
Kraft sowie gesellschaftliche und kul­
turelle Bedeutung diese so feine Kunst­
sparte entwickeln kann und somit die 

Menschen bewegt: körperlich und emo­
tional. Fazit: Die kurze Geschichte ist 
eine recht lange mit bewegenden Ge­
schichten. Wer immer sich über Tanz 
informieren möchte, dem sei dieses 
Werk wärmstens und uneingeschränkt 
als Einstiegslektüre empfohlen. 
Thomas Schulte im Walde 

Dagmar Ellen Fischer. Eine kurze Ge-
schichte des Tanzes. Mit einem Vorwort 
von Martin Schläpfer. Leipzig 2019

Warum die Wut bleibt
Eine Geschichte struktureller Ungerechtigkeit

D er Titel »Nemesis’ Töch­
ter« ist Programm. Neme­
sis, einst Göttin der aus­
gleichenden Gerechtigkeit, 

wurde über Jahrhunderte zur rach­
süchtigen Schreckfigur verzerrt – ein 
Schicksal, das vielen Frauen widerfah­
ren ist, sobald sie wütend, laut oder 
unbequem wurden. 

Genau diesem Mechanismus spürt 
Tara-Louise Wittwer nach. Sie gibt ei­
nen Überblick über 3000 Jahre euro­
päische Geschichte weiblicher Un­
terdrückung, beginnend mit antiken 
Mythen und den Hexenverfolgungen, 
über vergessene Heldinnen der Ge­
schichte bis hin zur aktuellen »Male 
Loneliness Epidemic« und den Trad­
wives-Debatten. Immer wieder taucht 
dasselbe Muster auf: Weibliche 
Selbstbehauptung und Wut werden 
entwertet, umgedeutet und lächer­
lich gemacht. Begriffe, Zuschreibun­
gen und Narrative funktionieren da­
bei bis heute als Machtinstrumente. 

Beim Lesen stellt sich schnell ein 
Gefühl ein, das viele kennen: Wut über 
diese Ungerechtigkeit. Das ist die so­
genannte Female Rage. Wut auf die 
strukturelle Gewalt, deren Muster 
sich über Jahrhunderte kaum verän­
dert haben. Die Autorin gießt bewusst 
Öl ins Feuer, indem sie die sprachli­
chen und kulturellen Mechanismen 
aufzeigt und dekonstruiert, mit denen 
Frauen kleingehalten werden. 

Wichtig ist, dass »Nemesis’ Töch­
ter« kein Buch über Rache oder 
Männerhass ist. Im Fokus stehen die 
Solidarität untereinander und die 
Notwendigkeit von Zusammenhalt. 

Wittwers lockere Sprache macht es 
leicht, in dieses bedeutsame Thema 
einzusteigen. Und mit seinen vielen 
Verweisen, Zitaten und historischen 
Bezügen eignet es sich hervorragend 
als Begleiter und Nachschlagewerk für 
all jene Gespräche, in denen man im­
mer noch erklären muss, warum Fe­
minismus keine Umkehr des Patriar­
chats ist und weshalb unterdrückende 
Strukturen bis heute die Gleichstel­
lung verhindern. »Nemesis’ Töchter« 
liefert dafür Argumente und das schö­
ne Gefühl, mit dieser Wut nicht al­
lein zu sein.
Sophia Blochowitz

Tara-Louise Wittwer. Nemesis’ Töchter  
 – 3000 Jahre zwischen Female Rage und 
Zusammenhalt. München 2025
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»Das Frühlingsopfer«. Ein Stück von Pina Bausch mit dem Tanztheater Wuppertal Pina Bausch

Die Vielfalt 
in Deutsch-
land erweist 
sich auch im 
Tanz, das trifft 
auf gewach
sene, regional 
unterschiedliche 
Tanztraditionen 
ebenso wie auf 
neue Tanzstile 
und Tanzformen, 
die Einwande-
rinnen und Ein-
wanderer nach 
Deutschland 
bringen, zu

Darf ich bitten?
Einladung zum Tanz

OLAF ZIMMERMANN

T anzen ist eine universelle Aus­
drucksform. Überall auf der 
Welt wird getanzt, Tänzerin­
nen und Tänzer verstehen sich 

auch ohne Worte, Sprachbarrieren beste­
hen kaum, im Mittelpunkt stehen die Mu­
sik, die Bewegung, der Ausdruck und das 
Miteinander. Unter den künstlerischen 
Sparten gehört Tanz zu jenen, die beson­
ders international sind. Ballett- und Tanz­
compagnien setzen sich aus Tänzerin­
nen und Tänzern aus aller Herren Län­
der zusammen.

Früher Beginn

Solotänzerinnen und -tänzer der großen 
Ballettcompagnien haben in der Regel be­
reits im Kindesalter mit dem Unterricht 
begonnen. Aus dem erst spielerischen Tan­
zen von vielen kann bei einigen wenigen 
mit entsprechendem Talent und dann vor 
allem sehr viel Arbeit und Disziplin eine 
tänzerische Laufbahn werden. Gerade der 
frühe Beginn verlangt ähnlich Sportlerin­
nen und Sportlern Konzentration auf die 
physische Leistung und ähnlich Musike­
rinnen und Musikern die ästhetische Aus­
einandersetzung. Eltern, aber auch Bal­
lettpädagoginnen und -pädagogen haben 
eine enorme Verantwortung, um zu för­
dern, aber nicht zu überfordern. 

Daneben darf die Allgemeinbildung 
nicht zu kurz kommen, denn ähnlich dem 
Sport endet für die meisten Tänzerinnen 

und Tänzer die Karriere dann, wenn an­
dere im Beruf nach einer ersten Orientie­
rungsphase durchstarten. Professionelle 
Tänzerin oder Tänzer zu sein, ist in der 
heutigen Arbeitswelt oftmals kein Beruf 
fürs ganze Leben. Anders als Sportlerin­
nen und Sportler in olympischen Diszi­
plinen sind Tänzerinnen und Tänzer in 
der Regel keine Berufssoldaten oder bei 
der Bundespolizei verbeamtet und si­
chern darüber ihren Lebensunterhalt. Die 
Transition, d. h. die Neuorientierung nach 
der ersten Karriere als Tänzerinnen und 
Tänzer ist und bleibt eine Herausforde­
rung. Auch wenn vielerorts schon früh­
zeitig darauf aufmerksam gemacht wird, 
können sich verständlicherweise während 
der künstlerischen Laufbahn die wenigs­
ten darüber Gedanken machen, was nach 
dem Tanzen folgt. Zu sehr fordert der Be­
ruf den Menschen mit all seinen Sinnen 
und seinem ganzen Körper. 

Altersdiskriminierung entgegenwirken

So bedeutsam Transition ist, so wichtig 
ist es ebenso, die Altersdiskriminierung 
im Tanz zu reflektieren und ihr entgegen­
zuwirken. Menschen jenseits der magi­
schen Grenze von 40 Jahren können mit 
ihrer Lebens- und Tanzerfahrung anders 
tanzen als es bei Jungen der Fall ist. Dem 
professionellen Tanz »älterer« Menschen 
mit Wertschätzung zu begegnen, Stücke 
für sie zu entwickeln, Ensembles zu för­
dern und Auftrittsorte zu bieten, ist und 
bleibt, trotz einiger vielversprechender 
Projekte wie z. B. DANCE ON, kulturpoli­
tische und künstlerische Aufgabe. 

Aus Freude am Tanzen

Tanzen schafft aber auch über den profes­
sionellen Tanz hinaus Gemeinschaft und 
macht sehr viel Spaß. Sei es im Paartanz, 
im Gesellschaftstanz, im Volkstanz, im 
Hiphop und so weiter. Es ist unglaublich 
faszinierend zu verfolgen, wie durch Be­
wegung zusammen mit Musik Atmosphä­
re und Gemeinschaft entstehen kann. Es 
gibt viele Tanztraditionen, die es zu ent­
decken und zu bewahren gilt. Die Vielfalt 
in Deutschland erweist sich auch im Tanz, 
das trifft auf gewachsene, regional unter­
schiedliche Tanztraditionen ebenso wie 
auf neue Tanzstile und Tanzformen, die 
Einwanderinnen und Einwanderer nach 
Deutschland bringen, zu. 

Tanz und Gesundheit

Tanz kann ebenfalls therapeutisch wirken. 
Die Tanztherapie ist schon lange in der Be­
handlung von Menschen mit psychischen 
Erkrankungen etabliert, das gilt ebenso 
für die Rehabilitation von an Krebs oder 
anderen schweren Krankheiten Erkrank­
ten. Von der gemeinschaftsstiftenden Wir­
kung des Tanzes können genauso Hoch­
betagte und Pflegebedürftige profitieren. 
Der Allgemeine Deutsche Tanzlehrerver­
band hat schon vor Jahren Fortbildungen 
im Rollatortanz angeboten. Mit dem Rol­
lator ist der Tanzpartner oder die Tanz­
partnerin bereits vor Ort. Die Bewegung 
und das Anknüpfen an alte Bewegungs­
muster können zu neuer Lebensqualität 
und Freude beitragen. Im vom Bundes­
ministerium für Bildung, Familie, Senioren, 

Frauen und Jugend geförderten Projekt 
»Bewegte Pflege« werden aktuell Entwick­
lungspotenziale zur Teilhabeförderung 
in der Pflege erforscht und Rahmenemp­
fehlungen für gelingende Kulturarbeit in 
Pflegeeinrichtungen erarbeitet. Ein The­
ma, das für Pflegende und Pflegebedürfti­
ge sowie deren Angehörige gleichermaßen 
relevant ist. Gerade in einer alternden Ge­
sellschaft sollten viele Potenziale geschaf­
fen und genutzt werden, um Teilhabe zu 
ermöglichen.

An junge Menschen richtet sich bereits 
seit 2018 das Angebot »tanz + theater ma­
chen stark«. Es ist ein Projekt im Rahmen 
des Bundesprogrammes »Kultur macht 
stark. Bündnisse für Bildung« und richtet 
sich besonders an Kinder und Jugendliche, 
die in einer materiell oder sozial schwieri­
gen Situation aufwachsen. Viele dieser Kin­
der und Jugendlichen haben keinen Zugang 
zu kultureller Bildung, sei es, weil das Geld 
dafür fehlt, sei es, weil Zugangsbarrieren 
bestehen. Die lokalen Bündnisse »tanz + 
theater machen stark«, an denen mindes­
tens drei Partner beteiligt sein müssen, 
adressieren gezielt diese Kinder und Ju­
gendlichen. Seit 2018 wurden 329 Projek­
te aus allen 16 Bundesländern gefördert.

Bei der Planung dieses Schwerpunktes 
habe ich die Vielfalt des Tanzes, aus der 
ich nur einige wenige Aspekte erwähnt 
habe, viel besser kennengelernt. Mein 
herzlicher Dank gilt Michael Freundt, dem 
Geschäftsführer des Dachverbands Tanz, 
der bei der Planung und Umsetzung die­
ses Schwerpunktes ein wichtiger und um­
sichtiger Ratgeber war. In diesem Sinne 
für die nächsten Seiten: Darf ich bitten!

Olaf Zimmermann ist Herausgeber  
von Politik & Kultur und Geschäfts- 
führer des Deutschen Kulturrates
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Tanz spiegelt 
unsere Gesell-
schaft, befreit 
vom Wortgetöse. 
Tanz schafft – 
wie die Musik  
 – Zugänge ohne 
Sprachbarriere, 
kommt damit 
ohne Anspruch 
auf literarisches 
Vorwissen und 
differenziertes 
Sprachverständ-
nis auf das Pu
blikum zu

Aus der Fotoserie »RAVE – zwischen Schweiß und endlosem Tanz«
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Deutschland ist Tanzland
Der Tanz und seine vielfältigen Aspekte 

MICHAEL FREUNDT

D eutschland versteht sich als das 
Land der Dichter und Denker. 
Ein Land, im ständigen Ringen 
um bessere Werte bei der PISA-

Studie, vor allem in den MINT-Fächern. 
Ein Land, in dem Kanzlerin und Kanzler 
ausgesprochen nüchtern Politik gestalten 
und zugleich die Wahrnehmung von Poli­
tik vor allem durch kontroverse Debatten, 
hitzige Reden und Streit geprägt wird, in 
immer neuen Versuchen, den politischen 
Gegner mit Argumenten und Anfeindun­
gen niederzuringen. Dabei haben zum Bei­
spiel die Abgeordneten im Bundestag zu­
mindest im Sommer ein Bild vor Augen, 
wie es anders gehen kann. Allabendlich 
versammeln sich dann Tangotänzerinnen 
und -tänzer gegenüber dem Reichstagsge­
bäude an der Spree – eine Gesellschaft in 
Bewegung, eine Gemeinschaft voller Em­
pathie und Taktgefühl. 

Deutschland ist auch Tanzland, Tanz ist 
Teil unseres kulturellen Lebens. Jährlich 
besuchen rund zwei Millionen Menschen 
Ballett- und Tanzaufführungen, rund vier 
Millionen Menschen lernen tanzen – sei 
es in Gesellschaftstanzschulen, in Schu­
len für den künstlerischen Tanz oder im 
Tanzsport. Tanz verbindet Menschen – un­
abhängig von Herkunft, sozialer Situati­
on oder religiöser Einstellung. Im Tanz 
entstehen Räume für respektvolle Begeg­
nungen, gemeinsames Kulturerleben und 
demokratisches Miteinander. 

An den Stadt-, Landes- und Staatsthea­
tern arbeiten 60 Ballett- und Tanztheater­
ensembles. In der freien Szene gibt es rund 
1.000 Choreografinnen und Choreografen, 
Projektgruppen und Kollektive. Jährlich 
entstehen rund 2.000 neue Choreogra­
fien, die in Theaterhäusern, freien Spiel­
stätten und Kulturzentren ihr Publikum 
finden. Aber auch in Opern, Musicals und 
Shows sind Ballett und Tanz präsent. Auf 
den Bühnen und in den rund 5.000 Tanz­
schulen bundesweit wirken 15.000 profes­
sionelle Tanzschaffende. 

Tanz auf der Bühne verhandelt die 
Zwischentöne unseres Zusammenlebens, 
zeigt, was nicht gesagt, aber in Bewegung 
und Bildern erkundet, befragt und gefühlt 
werden kann. Tanz lässt die Worte pausie­
ren und transformiert die Brüche unserer 
Gesellschaft in die Körper der Tänzerin­
nen und Tänzer. Tanz erfindet Bewegun­
gen für das Ringen um Selbstbestimmung, 

Konflikte, Konfrontation, Dialog und Ge­
meinschaft. Tanz spiegelt unsere Gesell­
schaft, befreit vom Wortgetöse. Tanz 
schafft – wie die Musik – Zugänge ohne 
Sprachbarriere, kommt damit ohne An­
spruch auf literarisches Vorwissen und dif­
ferenziertes Sprachverständnis auf das Pu­
blikum zu. In einem Land, das stetig von 
Einwanderung und kultureller Vielfalt ge­
prägt wird, erhalten Tanz und Ballett im­
mer größeren Zuspruch. 

Aber wie sieht die soziale Lage der 
Tanzschaffenden aus? Laut Statistik des 
deutschen Bühnenvereins für die Saison 
2022/23 arbeiteten 1.334 Tänzerinnen und 
Tänzer an den Stadt- und Staatstheatern. 
Diese werden zumeist nach Tarifvertrag 
bezahlt und haben damit ein gesichertes 
Einkommen. Zugleich sind ihre Verträge 
befristet, und die Zahl der Tänzerinnen 
und Tänzer hat sich im Vergleich zur Vor­
saison um rund 60 Stellen reduziert. Auch 
die Verträge der Ballett- und Tanztheater-
Direktorinnen und -Direktoren sind befris­
tet. Die Gestaltung von Programm, Perso­
nal und Budget entsteht im Dialog mit den 
Intendantinnen und Intendanten der Häu­
ser. Nur in wenigen Fällen bestehen Bal­
lett-Intendanzen, die auf Augenhöhe mit 
den anderen Sparten verhandeln können. 

In der freien Tanzszene bestimmt die 
Projektförderung das Bild, der immer wie­
derkehrende Kreislauf von Antrag, Bewil­
ligung, Proben und Aufführungen. Wobei 
letztere oft den kleinsten Teil des Projekts 
ausmachen. Zumeist fehlen Spielstätten, 
die langfristig ein Tanzpublikum aufbauen 
können, auch reichen die Förderungen nur 
bis zur Premiere. Vereinzelt wird dies durch 
Wiederaufnahme- und Gastspielförderun­
gen ausgeglichen. Honoraruntergrenzen 
sind etabliert, führen aber nicht zu mehr 
Einkommen, denn die Kulturhaushalte der 
Länder und Kommunen sind nicht gewach­
sen. Im Gegenteil, Kürzungsdebatten und 
Sparhaushalte wirken sich in hohem Maße 
auch auf die freie Tanzszene aus. 

Noch einmal prekärer stellt sich die Si­
tuation für die Künstlerinnen und Künstler 
des urbanen Tanzes, der Ballroom-Commu­
nities und anderer Tanzkulturen dar. Ihnen 
fehlen oftmals die Zugänge zur Projektför­
derung, das Wissen (»Antragsfitness«) und 
die Anerkennung ihrer künstlerischen Ar­
beit durch die Fördergeber. Nur punktu­
ell öffnen sich die Theaterhäuser für diese 
Szenen, und in der Hochschul-Ausbildung 
fehlen die entsprechenden Studiengänge. 

Dabei wendet sich die Tanzszene der Ge­
sellschaft zu, schafft kulturelle Teilhabe 
und räumt Barrieren ab. Tanz für junges 
Publikum ist ein künstlerisches Arbeitsfeld 
geworden, in dem Kinder und Jugendliche 
in die Entwicklung der Choreografien ein­
bezogen werden. Neue Zugänge zum Tanz 
entstehen mit Klassenzimmer-Stücken 
und unaufwändigen Pop-Up-Formaten. 
Das Bundesjugendballett bringt den klas­
sischen Tanz in Kulturzentren, in Muse­
en und Konzertsäle, aber auch in Kirchen, 
Gefängnisräume und soziale Einrichtun­
gen. Das Dance On Ensemble für Tänzerin­
nen und Tänzer über 40 macht die künst­
lerische Kraft jahrzehntelanger Erfahrung 
sichtbar und eröffnet damit neue Perspek­
tiven auf das Alter. 

Es gibt in der Tanzszene ein hohes 
Augenmerk auf inklusives Arbeiten. In 
zahlreichen Compagnien und Projekten 
wirken Künstlerinnen und Künstler mit 
Behinderung mit. Auch die Hochschul-
Tanzausbildung öffnet sich Menschen mit 
anderen körperlichen Potenzialen. 

Bei vielen freien Tanzschaffenden steht 
neben der künstlerischen Produktion die 
tanzpädagogische und tanzvermittelnde 
Arbeit. Sie geben Kurse und Workshops, 
unterrichten in den Tanzschulen und enga­
gieren sich bei »Tanz in Schule«-Projekten. 
»ChanceTanz«, das Tanzförderprogramm 
im Rahmen von »Kultur macht stark!«, hat 
in den letzten Jahren über 300 Projekte im 
ganzen Bundesgebiet gefördert. Die Künst­
lerinnen und Künstler des Hip-Hop und 
der urbanen Tanzszene erreichen mit ih­
ren Schulen und »academies« Tausende 
Kinder und Jugendliche, insbesondere aus 
migrantischen Communities. 

Die Schulen für Gesellschaftstanz öffnen 
sich allen Generationen und allen tänze­
rischen Fähigkeiten. Mögen die Standard­
tänze manchen noch als Inbegriff von Steif­
heit und formalen Zwängen gelten, tatsäch­
lich geben sie die Chance, sich schon mit 
einem Grundwissen von Musik und Schrit­
ten im Tanz begegnen zu können. 

Wiederkehrend zeigen Studien, dass 
Menschen, die im Alter aktiv tanzen, sich 
um 10 bis 15 Jahre jünger fühlen. Gesund­
heitsprävention und Tanztherapie sind 
Arbeitsfelder für Tanzschaffende, beispiel­
gebend auch in der Arbeit mit Parkinson- 
oder Demenzkranken. 

Diese außerkünstlerischen Arbeitsfel­
der haben ihren ökonomischen Hinter­
grund, und zugleich wirken sie auf die 

künstlerischen Positionen zurück, indem 
soziale Erfahrungen die tänzerische Ar­
beit beeinflussen. Wobei das Körperwissen, 
das in diesen künstlerischen und sozialen 
Praktiken erworben wird, auch mit den Ak­
teurinnen und Akteuren verloren gehen 
kann. Hier jedoch wirkt schon seit Lan­
gem ein Bewusstsein in der Szene, dass 
die ephemere Kunstform Tanz bewahrt 
werden muss. 

Der Bewahrung des Wissens der Künst­
lerinnen und Künstler, den Beschreibun­
gen des Tanzes in ästhetischen und ge­
sellschaftlichen Kontexten widmen sich 
Tanzarchive und Tanzsammlungen, Tanz­
wissenschaftlerinnen und Tanzpublizis­
ten. Und sie inspirieren Tanzschaffende 
zur Reflexion ihrer künstlerischen Praxis. 

Im Ökosystem aus Tanzkunst, Pädago­
gik, Tanzwissen, Ausbildung und kulturel­
lem Erbe wachsen die Verbindungen über 
verschiedene Ästhetiken und Produktions­
formen hinweg. Es wächst das Bewusstsein 
von der Eigenständigkeit dieser Kunstform. 
In Landesverbänden, Tanznetzwerken und 
Tanzbüros formuliert sich immer stärker 
der Bedarf an nachhaltigen Strukturen 
für den Tanz: Tanzhäuser, die mit konti­
nuierlichem Programm das Publikum der 
diversen Stadtgesellschaft ansprechen; 
Produktionsräume, die mit Blick auf Bo­
den, Licht und Deckenhöhe choreografi­
sche Arbeit ermöglichen; Tanzförderung, 
die Ensemblearbeit, künstlerische Qualität 
und soziale Sicherheit bietet; eine Förde­
rung, die Tanzentwicklung in all der oben 
genannten Vernetzung ermöglicht, zwi­
schen den Künstlerinnen und Künstlern 
in den Institutionen und der freien Sze­
ne, zwischen Tanzkunst und Tanzvermitt­
lung, zwischen Kunst und Wissenschaft, 
zwischen kulturellem Erbe und Digitalität. 

Vor 30 Jahren haben sich die ersten An­
sätze einer bundesweiten Tanzförderung 
entwickelt, mit dem Produzentenpreis 
für Choreografie, dem Nationalen Perfor­
mance Netz und dem Fonds Darstellen­
de Künste. Die Kulturstiftung des Bundes 
hat mit dem Tanzplan Deutschland (2005-
2010) einen großen Entwicklungsschub er­
möglicht. Der Tanzpakt Stadt-Land-Bund 
baut seit 2017 Schritt für Schritt, im Schul­
terschluss mit Ländern und Kommunen 
Strukturen für den Tanz auf. 

Jetzt will die Tanzszene mehr errei­
chen. In diesem Jahr bietet sich die Gele­
genheit, intensiv über die Eigenständigkeit 
der Kunstform zu diskutieren – beim Deut­
schen Tanzpreis im Februar in Essen, bei 
der Tanzplattform Deutschland im März 
in Dresden und bei der Tanztriennale im 
Juni in Hamburg.

Michael Freundt ist Geschäftsführer  
des Dachverbands Tanz Deutschland
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Segensreich sind vor 
diesem Hintergrund 
die Koop-Programme 
der Kulturstiftung des 
Bundes – aber eben 
auch: zeitlich begrenzt

Die Vielfalt der Tanz-
szene hierzulande  
ist einzigartig, was  
Stil, Struktur und 
Spielstätten betrifft

»Vollmond«. Ein Stück von Pina Bausch, getanzt von Silvia Farias Heredia
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Die große Vielfalt
Die Tanzszene ist  
bunter denn je

DORION WEICKMANN

E in Abend in Berlin, Hamburg, 
Dresden, München. Oder in der 
Rhein-Ruhr-Region. Das tanz­

geneigte Publikum hat reichlich Aus­
wahl: Darf es historische Edelklassik 
sein, zeitgenössisches Ballett, expe­
rimentelle Bewegungsforschung oder 
radikale Körperstudie? Wer grenznah 
wohnt, profitiert nicht nur vom nati­
onalen Angebot, sondern kann sich je 
nach Standort von Prag über Wien bis 
Basel, Lyon, Brüssel, Antwerpen und 
Den Haag auch internationale High­
lights zu Gemüte führen. Sofern sie 

nicht ohnehin als Gastspiel oder Fes­
tivalbeitrag anreisen. Allerdings gibt es 
kaum noch Festivals mit großformati­
ger Agenda und entsprechend gefülltem 
Portemonnaie, seit mit den »Movimen­
tos« der Wolfsburger VW-Autostadt der 
wichtigste saisonale Tanzimporteur in 
die Knie ging. Aber kein Lamento ohne 
Lob: Die Vielfalt der Tanzszene hierzu­
lande ist einzigartig, was Stil, Struk­
tur und Spielstätten betrifft. Ihr Reiz 
spiegelt sich auch in der Zusammen­
setzung der Ensembles. Mit acht bis 
achtzig Köpfen spielen die Compa­
gnien durch, wie eine bunt gemisch­
te Gesellschaft über alle Unterschiede 
hinweg – Herkunft, Milieu, Hautfarbe, 
Geschlechtlichkeit, Glauben etc. pp. – 
zusammenleben kann. In diesem Sinn 
ist der Tanz ein viel zu wenig beachte­
tes Zukunftslabor. Und wie steht es in 
Sachen Ästhetik?

Zunächst einmal lässt sich in der 
städtischen und staatlichen Theater­
landschaft kaum mehr das Signet »Pro­
vinz« vergeben. Selbst an kleinen Häu­
sern sind inzwischen gut ausgebildete, 
kreative und auftrittsstarke Tänzerin­
nen und Tänzer unterwegs, die das Ni­
veau heben. Auch der choreografische 
Ehrgeiz hat zugenommen, schlägt sich 
in zahlreichen Versuchen nieder, mit 
wenig Personal einen »Schwanensee« 
oder eine »Giselle« zu stemmen. Das 
erfordert Fantasie und ist auch nicht 
überall von Erfolg gekrönt. Bisweilen 
aber profilieren solche notgedrungen 
entschlackten Versionen den einen oder 
anderen Aspekt, der sonst kaum ins Ge­
wicht fällt. Ebenso werden (nicht nur 
infolge von Personalknappheit) Aktu­
alisierungen vorgenommen, die heuti­
ge Perspektiven über den historischen 
Stoff legen und ihn auf diese Weise be­
leben. Auch wagen sich die Direktionen 
kleinerer Häuser bisweilen an Sujets, 
die voluminösere Apparate unter Ver­
weis auf binnenbetriebliche Erforder­
nisse – ein vielköpfiges Ensemble will 
beschäftigt sein! – allenfalls auf Neben­
schauplätzen präsentieren. 

Was die kleineren mit den größe­
ren Theatern teilen, ist – zumindest 
unter Trainingsgesichtspunkten – die 
Vorherrschaft des klassischen Tanzes. 
Nahezu flächendeckend sind Ballett­
meister und -meisterinnen im Ein­
satz, die tagtäglich das Alphabet von 
A bis Z, sprich: Pliés bis Grand Allegro 
in Anschlag bringen. In gewisser Wei­
se handelt es sich dabei um den tradi­
tionellen Goldstandard, weil klassisch 

präparierte Tänzer erfahrungsgemäß 
in der Lage sind, sich auch durch und 
durch Zeitgenössisches anzueignen. 
Abgesehen davon, dass sich das Eti­
kett »Ballett« mittlerweile zum Breit­
bandbegriff erweitert hat, der vom Re­
pertoire-Juwel des 19. Jahrhunderts 
über Neoklassik, Moderne bis zur Post­
moderne eines William Forsythe ein 
enormes Spektrum abdeckt, gilt eben: 
Eine Spitzenschuh-Ballerina kann im 
Zweifelsfall aufs Physical Theatre um­
steigen, in die existentiellen Untie­
fen des Tanztheaters abtauchen, den 

Extremexpressionismus israelischer 
Provenienz oder die »My Walking Is 
My Dancing«-Formel einer Anne Te­
resa De Keersmaeker umsetzen. Um­
gekehrt gestaltet sich das schwieriger.

Die Dominanz des Klassischen in der 
Kulisse bedeutet freilich nicht, dass al­
lenthalben auf der Bühne traditionel­
les Ballett getanzt wird. Neben der aka­
demischen Danse d’école haben sich 
seit Mitte des 20. Jahrhunderts weite­
re Techniken entwickelt, die eine je­
weils eigene Ästhetik entfalten. Die 
Palette reicht vom Establishment der 
Moderne – José Limon, Martha Graham, 
Merce Cunningham – bis zu Hip-Hop, 
Breaking, Krumping und Urban Con­
temporary, wobei somatische Prakti­
ken wie Contact Improvisation noch 
immer gern als künstlerische Tools ein­
gesetzt werden. Besonders einfluss­
reich und dank des rhizomartigen Un­
terrichtsnetzes weltweit verbreitet ist 
Gaga, Findung und Erfindung des isra­
elischen Choreografen Ohad Naharin – 
wie überhaupt der politbewegte, hoch­
physische Tanz aus Israel und die briti­
sche dance industry mächtige Wirkung 

entfalten. Von multiethnischer Migrati­
on im Zeichen des einstigen Common­
wealth getriggert, hat England tänze­
rische Eigen- und Spielarten aus aller 
Welt importiert und damit die globale 
Community inspiriert. 

In der Praxis läuft die Tendenz viel­
fach auf eine eklektische Fusion ver­
schiedenster Richtungen hinaus, de­
ren Optik sich an den Vorlieben der 
jeweiligen Choreografinnen und Cho­
reografen orientiert. Genregrenzen wer­
den gesprengt, neue Perspektiven sicht­
bar. Bremen, Osnabrück, Braunschweig, 

Lüneburg oder Harztheater – das ist 
nur eine kleine Auswahl an Häusern, 
die dem klassischen Idiom entsagt ha­
ben. Ohnehin ist es als pure Substanz 
im Traditionsgewand kaum mehr an­
zutreffen. Indes hängen Programmie­
rung und künstlerische Linie entschei­
dend vom Direktionsmodell ab. Der ku­
ratorische Zuschnitt, der Publikum wie 
Compagnie statt einer einzelnen cho­
reografischen Handschrift ein Spektrum 
unterschiedlicher Ansätze vermittelt, 
ist zusehends en vogue, wird etwa in 
Mainz, Darmstadt/Wiesbaden und Kas­
sel praktiziert. Dabei bereiten speziel­
le Workshops auf die Technik, den Vibe 
der jeweils gastierenden Tanzmacher 
vor. Beide Leitungsvarianten beinhalten 
Vor- und Nachteile: Kuratorische Fo­
kussierung erzeugt Vielfalt, entzieht al­
lerdings den Nährboden für Choreogra­
finnen und Choreografen, deren Signa­
tur auf einem vertrauensvollen Modus 
operandi mit der eigenen Tanzbeleg­
schaft gründet. Innerhalb der Branche 
wird mittlerweile ein Nachwuchsman­
gel für die Inszenierung großer Formate  
 – zahlreiche Akteure, weiter Raum – 

beklagt. Ein probater, aber bislang viel 
zu selten beschrittener Mittelweg ist 
die Vergabe von mehrmonatigen bis 
mehrjährigen Residenzen: Hier besteht 
eindeutig Nachholbedarf.

Insgesamt hat sich die Stadt- und 
Staatstheaterszene also diversifiziert 
und die endlose Wiederholung eines 
einst als kanonisch geltenden Reper­
toires ad acta gelegt. Wird etwa in Kiel 
das Erzählballett mit neoklassischen 
Interludien hochgehalten, setzt Gie­
ßen schwerpunktmäßig auf physische 
Bewegungsexperimente, in Wuppertal 

herrscht nach wie vor das Pina-Bausch-
Primat, Hannover wird von Goyo Mon­
tero auf Expressiv-Kurs gehalten, Nürn­
berg hat unlängst mit Richard Siegal ei­
nen trendy Kosmopoliten geholt, der 
von Body Percussion bis Powerwalking 
alle erdenklichen Register erprobt.  

Siegal bildet sozusagen das Binde­
glied zum anderen Teil der Landschaft: 
Lange zählte er zu den frei flottieren­
den Choreografen, die teilweise (und 
unter enormem Kraftaufwand) mit ei­
genen Compagnien unterwegs sind. 
Die bekanntesten – etwa Sasha Waltz 
& Guests, Gauthier Dance, Florentina 
Holzinger, Stephanie Thiersch & Mou­
voir, Joana Tischkau – sind mit charak­
teristischen Profilen scheinbar gut im 
Geschäft: Waltz mit organisch geerde­
ten Schöpfungen, Gauthier Dance dank 
eines multifokalen Qualitätsmix (vom 
Netzwerker an der Truppenspitze or­
ganisiert), Florentina Holzinger mit fe­
ministischen Spektakeln im Eva-Kos­
tüm, während Stephanie Thiersch mit 
großen Formaten punktet und Joana 
Tischkau für kritische Kulturanalysen 
mit Unterhaltungswert steht. Zu den 

Aufsteigern im Feld zählt auch die Dres­
den Frankfurt Dance Company, deren 
Aufführungen am Puls der Zeit ando­
cken. Allen Erfolgen zum Trotz bleibt 
die Lage jedoch häufig prekär: In der 
freien Szene schützen weder lange Er­
fahrung, ständiger Output noch uner­
schöpfliche Kreativität vor dem Aus. Ge­
rade muss Constanza Macras mit ih­
rem Label Dorky Park um die Fortexis­
tenz fürchten, auch das Berliner Duo 
laborgras steht zum 25-jährigen Jubi­
läum auf wackligen Beinen. In Zeiten 
knapper Kassen werden Fördermit­
tel (bei gleichzeitig ausuferndem An­
tragswesen) zusammengestrichen, Ein­
ladungen bleiben aus, Tänzer in Fest­
anstellung zu halten wird schlechter­
dings unmöglich. Die Sozialbilanz des 
Sektors tendiert wohl mehr denn je ab­
wärts. Zumal auch der häufig beschwo­
rene Brückenschlag zwischen fester 
und freier Szene auf sich warten lässt: 
Wo gibt es auf längere Frist angeleg­
te Partnerschaften? Segensreich sind 
vor diesem Hintergrund die Koop-Pro­
gramme der Kulturstiftung des Bun­
des – aber eben auch: zeitlich begrenzt. 
Die kreative Energieinvestition ist sel­
ten nachhaltig. Immerhin haben sich 
Produktionshäuser wie das Berliner 
HAU, Hamburgs Kampnagel, Hellerau 
bei Dresden oder der Frankfurter Mou­
sonturm etabliert. Wenn Subventionen 
schrumpfen, wird es allerdings auch in 
ihrem Budget eng und enger.

Und wie verhält es sich mit Avant­
garde-Strömungen? Lassen sich derzeit 
Künstler, Performances ausmachen, die 
das Zeug haben, neue Wege zu weisen 
und auch in 40, 50 Jahren noch von sich 
reden zu machen? Um ehrlich zu sein: 
eher nicht. Seit der letzten Revolution – 
angezettelt 1986 von William Forsythe 
in Form von »In the Middle, Somewhat 
Elevated« − mäandert der Fortschritt 

unter Umgehung ästhetischer Quan­
tensprünge. Dafür ist der Aus- und Auf­
bau im Zeichen der Vielfalt ein Riesen­
gewinn: mixed abilities-Choreografien, 
queere Produktionen, Tanz von und mit 
Kindern und Jugendlichen (und: für die 
junge Klientel), überhaupt reichwei­
tenstarke Projekte, die Amateure aller 
Alterskohorten und Profis zusammen­
spannen, haben den Tanzbegriff enorm 
erweitert und reformiert. Wie hoch der 
Zuspruch beim Ticketverkauf ist, lässt 
sich an den jährlichen Erhebungen des 
Deutschen Bühnenvereins ablesen: Die 
Auslastungszahlen der Sparte liegen 
in der Regel über denen der Nachbar­
disziplinen Schauspiel und Oper. 

Tanz, egal welcher Machart, findet 
hierzulande ein interessiertes, nach 
Geschmack und Gewohnheit sortier­
tes Publikum. Sofern er handwerkliche 
Finesse mit gesellschaftlicher Relevanz 
verbindet und vielleicht sogar eine vi­
sionäre Idee aus sich herauskitzelt. Zu­
gegeben: hoher Anspruch. Aber war­
um soll die Kunst kleine Brötchen ba­
cken? Think Big – das hebt zumindest 
die Laune.

Dorion Weickmann ist als Tanzkritike
rin für die »Süddeutsche Zeitung«  
tätig und leitet die Zeitschrift »tanz«  
in Berlin. Sie hat über Tanz als kultur-
historisches Phänomen promoviert 
und eine Monografie über »Tanz – Die 
Muttersprache des Menschen« verfasst
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Aktuell sehen sich die 
Ballette und Tanz-
compagnien vor 
enormen strukturel-
len und finanziellen 
Herausforderungen

Gefordert: Eigenständigkeit und angemessene Budgets
Zur Situation der Tanzsparte an deutschen Stadt-, Staats- und Landestheatern

TAREK ASSAM

D ie deutschen Stadt-, Staats- 
und Landestheater, die den 
Tanz als feste Sparte führen, 
schätzen diese moderne, aus­

drucksstarke und vielfältige Kunstform. 
Sie prägt und gestaltet mit großer Wirk­
samkeit das breite Angebot der Theater­
landschaft in Deutschland maßgeblich. 
Heute verstehen wir unter dem weit ge­
fassten Überbegriff »Tanz« eine immen­
se stilistische Bandbreite. Diese reicht 
von den klassischen Disziplinen wie Bal­
lett und Modern Dance über urbane Stile 
wie Hip-Hop bis hin zu körperbetonten 
Kunstformen, die Elemente aus Kampf­
sport oder Tai Chi integrieren und so die 
Grenzen der Genres erweitern.

Historisch betrachtet war die Tanzspar­
te, insbesondere das Ballett, über viele 
Jahrzehnte hinweg organisatorisch und 
künstlerisch dem Musiktheater (Oper, 
Operette, Musical) zugeordnet. Ihre 
Funktion ähnelte der eines Operncho­
res: Sie war in erster Linie dazu da, die 
Produktionen der musikalischen Sparte 
zu »bedienen« – sei es durch Tanz-Ein­
lagen in Opern oder als Teil opulenter 
Musiktheaterinszenierungen. Die un­
abhängige Entwicklung choreografi­
scher Produktionen hatte an den Häu­
sern keine oder wenig Eigenständigkeit.

Doch bereits in den 1960er Jahren 
setzte ein bedeutender Emanzipations­
prozess ein. Pionierinnen und Pionie­
re der Szene begannen, sich von dieser 
rein dienenden Funktion zu lösen und 
den Tanz als autonome, gleichberech­
tigte Kunstform zu etablieren. Inter­
national strahlende Größen wie John 
Cranko und später John Neumeier eb­
neten den Weg, gefolgt von revolutio­
nären Choreografinnen und Choreo­
grafen wie Pina Bausch und William 
Forsythe, die mit ihren radikalen neu­
en Ästhetiken und Narrativen den Tanz 
weltweit neu definierten. Sie schufen 
eigenständige Compagnien und Werke, 
die den Tanz endgültig aus dem Schat­
ten der dienenden und nur schmücken­
den Funktion führten.

Trotz dieser bahnbrechenden Ent­
wicklungen ist die Situation an der 
Mehrzahl der fest institutionalisier­
ten Stadt-, Staats- und Landestheater 
heute noch immer von einer gewis­
sen Ambivalenz geprägt. Zwar ist die 
künstlerische Emanzipation der Spar­
te in weiten Teilen vorangetrieben und 
auch vollzogen worden, unabhängig in 
der künstlerischen Ausrichtung sind 
sie oft nicht. Das Publikum nimmt das 
Angebot eigenständiger Tanzprodukti­
onen an den Häusern, gerade aufgrund 
seiner Modernität, innovativen Kraft 
und wegweisenden ästhetischen Struk­
turen sehr positiv und interessiert auf. 
Zeitgenössischer Tanz hat inzwischen 
festen Einzug in nahezu alle entspre­
chenden Spielpläne gefunden und be­
geistert ein stetig wachsendes Pub­
likum. Die professionellen Compag­
nien in Deutschland haben in den letz­
ten Jahren ihre künstlerische Qualität 
kontinuierlich gesteigert und bewei­
sen sich mit überzeugenden Auslas­
tungszahlen sowie spannenden, gesell­
schaftsrelevanten Impulsen als vitaler 
Teil der Kulturszene.

Organisatorisch und in der Spielplan­
gestaltung jedoch sind viele Ballett- 
und Tanzensembles an diesen Thea­
tern noch immer nicht vollständig un­
abhängig. Oft werden sie weiterhin der 
Musiktheaterdirektion untergeordnet 
und müssen – trotz eines eigenen, an­
spruchsvollen Spielplans – verpflich­
tend weiterhin in Produktionen des 
Musiktheaters mitwirken. Diese Dop­
pelbelastung bindet wichtige perso­
nelle und probenzeitliche Ressour­
cen. Ein gravierendes Problem ist die 
nach wie vor eingeschränkte künst­
lerische Autonomie: Viel zu oft kön­
nen die Ensembles und ihre Leitungen 
nicht eigenverantwortlich Schwerpunk­
te setzen oder ihr Repertoire nach rein 
tanzspezifischen Gesichtspunkten ent­
wickeln. Stattdessen werden von der 
Theaterleitung oder der Musikthea­
tersparte Stücktitel »angewiesen«, die 
dann vom Tanzensemble umgesetzt 
werden müssen. Dies hemmt die künst­
lerische Profilbildung und die notwen­
dige kontinuierliche Arbeit an einer ei­
genen choreografischen Handschrift.

Aktuell sehen sich die Ballette und 
Tanzcompagnien vor enormen struk­
turellen und finanziellen Herausforde­
rungen. Zwar haben die Häuser die pan­
demiebedingten Einbrüche bei den Be­
sucherzahlen weitgehend überwunden, 
doch nun treten andere, langfristig be­
drohlichere Probleme in den Vorder­
grund. Im Zuge der allgegenwärtigen 
Sparzwänge in den öffentlichen Haus­
halten werden im Personalsektor frei­
werdende Stellen oft nicht mehr nachbe­
setzt. Die Ensembles müssen folglich mit 
einer stetig schrumpfenden Personal­
decke auskommen. Gleichzeitig werden 
die Produktionszahlen und der umfang­
reiche Spielplan nicht im gleichen Maße 
angepasst. Dies führt zu einer enormen 
Verdichtung der Arbeitsbelastung für die 
verbleibenden Tanzenden, Tänzerinnen 

und Tänzer, Ballettmeisterinnen und  
 -meister und Mitarbeitende. Für die 
Tänzer/innen erhöht es das Verletzungs­
risiko und gefährdet auf lange Sicht die 
künstlerische Qualität.

Hinzu kommt ein finanzielles Grund­
dilemma: Die in den letzten Jahren 
durch Gewerkschaften und Interessen­
vertretungen erkämpften und absolut 
gerechtfertigten Lohnsteigerungen für 
Tänzerinnen und Tänzer wurden von 
den zuständigen Rechtsträgern oft nicht 
durch entsprechende Budgetanpassun­
gen aufgefangen. Die Etats der Tanz­
sparten sind in vielen Fällen statisch 
geblieben oder sogar gekürzt worden. 
In der Konsequenz entsteht eine fatale 
Lücke: Der gestiegene Personalaufwand 
lässt weniger Mittel für die eigentliche 
künstlerische Arbeit, für Gastchoreogra­
finnen und -choreografen, Produktions­
kosten oder Tourneen übrig.

Um diese Lücke notdürftig schlie­
ßen und den laufenden Spielplan auf­
rechterhalten zu können, greifen im­
mer mehr Theater auf sogenannte 
Internship- oder Volontariatsprogram­
me zurück. Anstatt ausreichend fest an­
gestellte, vollwertig bezahlte Tänze­
rinnen und Tänzer zu engagieren, wird 
vermehrt mit Nachwuchskräften gear­
beitet, die nur unzureichend vergütet 
werden. Dies mag kurzfristig das perso­
nelle Loch stopfen, untergräbt aber mit­
telfristig die tariflichen Standards, die 
so hart erkämpft wurden, und führt zu 
prekären Arbeitsverhältnissen in einer 
ohnehin körperlich fordernden Profes­
sion. Der Bedarf an strukturierten und 
fair finanzierten Förderprogrammen 
für professionellen Nachwuchs, der an­
gemessen entlohnt wird, ist daher grö­
ßer denn je.

Zusammenfassend lässt sich fest­
halten: Der Tanz in Deutschland steht 
künstlerisch auf höchstem Niveau und 
ist beim Publikum erfolgreich verankert. 

Um diese positive Entwicklung nicht 
nur nachhaltig zu sichern und weiter 
auszubauen, braucht die Sparte drin­
gend mehr Eigenständigkeit in der 
künstlerischen Planung und vor al­
lem klare, verlässliche und angemes­
sene Budgetstrukturen in einer verbes­
serten Infrastruktur, die der künstle­
rischen Bedeutung der Sparte gerecht 
wird. Nur mit einer von der Musik­
theatersparte unabhängigen Leitung 
und auskömmlichen Finanzmitteln 
in Eigenverantwortung, die die rea­
len Kosten für angemessene Gehälter, 
angemessene Ensemblegrößen und 

qualitative Produktionen abdecken, 
kann sich der Tanz an den Theatern 
weiterentwickeln und seine vitale, un­
verzichtbare Rolle im Kulturleben auch 
in Zukunft erfüllen. Es geht darum, die 
bereits vollzogene künstlerische Eman­
zipation endlich auch in den adminis­
trativen und finanziellen Strukturen 
der Theaterhäuser abzubilden.

Tarek Assam ist Tanzdirektor und 
Chefchoreograf am Harztheater  
und Sprecher der Bundesdeutschen  
Ballett- und Theaterdirektor*innen-
Konferenz

»Kontakthof«. Ein Stück von Pina Bausch, getanzt von Maria Giovanna della Donne und Ensemble
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ZU DEN BILDERN

Tanz. Wie lässt sich etwas mit Buch­
staben und Satzzeichen beschreiben, 
das sich vor allem durch seine Visua­
lität, seine Bewegung und Körperlich­
keit ausdrückt? Tanz ist zwar auch eine 
Sprache, jedoch eine, die mit dem Kör­
per geschrieben wird. Und diese Spra­
che überschreitet Grenzen. Immer und 
immer wieder, gerade das macht ihren 
Reiz aus. Über nationale und kulturel­
le Grenzen hinweg ermöglicht Tanz 
den Menschen, sich mit ihrem eige­
nen Körper zu verbinden, sowohl im 
Alleinsein als auch im Kontakt mit an­
deren. Im Tanz kann man Teil von et­
was Großem werden, über das Indi­
viduum hinaus. Nicht umsonst heißt 
das Ensemble im klassischen Ballett 
»Corps de Ballet«: der Körper als Teil 
einer großen Einheit, aufgelöst in 
eine gemeinsame Bewegung. Gleich­
zeitig erlaubt Tanz auch das Gegen­
teil: das Herausstechen aus der Mas­
se, die Betonung des Eigenen. Wie im 
Ballroom, wo Bewegung genutzt wird, 
um die eigene, einzigartige Persönlich­
keit herauszuarbeiten und Identität 

zu formen. Auch ermöglicht Tanz ei­
nen kreativen und wertschätzenden 
Umgang mit den Grenzen des eigenen 
Körpers, wie die Tanztherapie mit er­
krankten Menschen zeigt. Ein Großteil 
der Bilder dieses Schwerpunkts bildet 
Szenen aus den Tanztheatern der gro­
ßen Tänzerin und Choreografin Pina 
Bausch ab. Ihre Arbeit lebt von genau 
diesen Grenzüberschreitungen: unge­
filterte Emotionen und Gefühle, über­
setzt in Bewegungen. Hier steht nicht 
Perfektion, sondern Ausdruck im Zen­
trum. Roh und manchmal fast archa­
isch wirkend, ist Pina Bauschs Kunst 
ein Gegenentwurf zur glatten Ästhe­
tik des klassischen Balletts. Die Bilder 
dieses Schwerpunkts geben nur einen 
kleinen Einblick in die Welt des Tanzes. 
Wenige Seiten können der gewaltigen 
Vielfalt dieser Kunstform kaum gerecht 
werden. Aber es ist ein Versuch, etwas 
davon sichtbar zu machen: Bewegung, 
Kontakt, Emotionen – Erfahrungen, die 
Menschen jeden Alters, über verschie­
denste Grenzen hinweg, miteinander 
teilen können.

www.politikkultur.de20 TANZ



Wir sind ein Ort, an 
dem ein sehr freund-
schaftliches und fa-
miliäres Miteinander 
existiert

Workshop-Szene mit Germaine Acogny und dem Tanztheater Wuppertal Pina Bausch im zukünftigen Pina Bausch Zentrum
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Die Forderungen liegen  
auf dem Tisch
Tänzerinnen und Tänzer 
und ihre Gewerkschaften

VdO (Vereinigung deutscher Opern- 
und Tanzensembles) und GDBA (Ge­
nossenschaft Deutscher Bühnen-
Angehöriger) sind Gewerkschaften, in 
denen sich Tänzerinnen und Tänzer in 
Deutschland organisieren können. Mit 
den Tanz-Verantwortlichen der beiden 
Organisationen sprach Barbara Haack. 

Ihr vertretet in den Künstler
gewerkschaften VdO und GDBA 
jeweils Tänzerinnen und Tänzer. 
Wie hoch ist dort der Organisa
tionsgrad? 
Jörg Löwer: Der nimmt zu. Aber ich 
könnte keine Prozentzahl sagen. Es 
ist unübersichtlich. Seit 1991 ver­
zeichnet die Theaterstatistik vom 
Deutschen Bühnenverein eine star­
ke Abnahme der festen Stellen. Es gibt 
aber neben den festen und leicht er­
fassbaren Stellen in den Ensembles 
auch Tänzerinnen und Tänzer in der 
freien Szene. Viele machen eigene 
Projekte, denken vielleicht auch gar 
nicht an die Gewerkschaft. Wir ver­
treten jedenfalls Festangestellte und 
Freischaffende gleichermaßen.

Der Organisationsgrad ist auf 
jeden Fall geringer als im Opern- 
oder Orchesterbereiche. Woran 
liegt das?
Löwer: Es ist ein bisschen kompli­
zierter, weil die Sprachbarrieren grö­
ßer sind. Und Tänzerinnen und Tän­
zer sind sehr jung, wenn sie auf die 
Bühne gehen und haben eine sehr 
kurze Karriere. Wenn andere anfan­
gen, sich für Gewerkschaftsarbeit zu 
interessieren, sind Tanzschaffende 
schon fast fertig mit dem Beruf. Sie 
begeistern sich für Gewerkschafts­
arbeit und hören dann schnell wieder 
auf, weil sie den Beruf wechseln und 
rausgehen aus dem Tanzbereich. 
Paul Hess: Man kann nicht davon aus­
gehen, dass Tänzerinnen und Tänzer 
ausschließlich in Deutschland arbei­
ten, sie müssen sich also nicht nur auf 
das eine System, auf die Regeln, die 
Tarifverträge und die gewerkschaft­
liche Arbeit in Deutschland einstellen. 
Es kann sein, dass sie zwei Jahre hier 
sind, dann nach Frankreich wechseln, 
dann nach Brasilien und sich immer 
wieder in ein neues System einarbei­
ten müssen, bis sie überhaupt an den 
Punkt kommen, sich gewerkschaftlich 
zu engagieren. Trotzdem hat sich die 
Mitgliedszahl von Tänzerinnen und 
Tänzern in der GDBA in den letzten 
fünf Jahren verdreifacht.

Welches sind spezielle Tanz-
Themen in der Gewerkschaft? Also 
solche, die andere Künstlerinnen 
und Künstler nicht haben?
Hess: Ein besonderes Thema für Tän­
zerinnen und Tänzer ist die Transi­
tion. Es ist für sie absolut notwendig, 
noch einen zweiten Beruf zu erlernen 
oder sich zumindest beruflich weiter­
zuentwickeln. Es gibt inzwischen an 
einigen wenigen Häusern Modelle, wo 
das unterstützt wird, wo den Tänze­
rinnen und Tänzern ermöglicht wird, 

in anderen Abteilungen oder Sparten 
Praktika zu machen, um zu gucken, 
wie sie sich weiterentwickeln können. 
Auch im Tarifvertrag steht inzwischen 
etwas dazu, aber das ist absolut nicht 
ausreichend. Da besteht ein großer 
Nachholbedarf. 

Ein weiteres Thema ist der kom­
plette Gesundheitsaspekt, also Prä­
vention usw. Dieser Bereich ist bisher 
noch gar nicht tarifiert. 

Ein dritter Punkt ist der Themen­
komplex Nichtverlängerung. Nur 
wenn die Tänzerinnen und Tänzer 
nicht das dauerhafte Damokles­
schwert der möglichen Nichtverlän­
gerung über dem Kopf spüren, kön­
nen sie auch mal Probleme anspre­
chen, gegebenenfalls mal in einen 
Konflikt gehen.

Was genau ist die Nicht
verlängerung?
Hess: In der Regel ist es so, dass an 
festen Häusern Tänzerinnen für ein 
Jahr beschäftigt werden, und dieser 
Jahresvertrag verlängert sich um ein 
weiteres Jahr, wenn nicht im Oktober  
 – oder, wenn das Engagement schon 
länger als acht Jahre besteht – im Juli 
die Nichtverlängerung ausgespro­
chen wird. Im Fall der beabsichtigten 
Nichtverlängerung durch das Thea­
ter gibt es dann ein Anhörungsverfah­
ren, und in dieser Anhörung müssen 
Gründe genannt werden, in der Re­
gel sind es künstlerische Gründe. Die 
müssen aber nicht überprüft werden. 
Das ist oft entwürdigend. Und es sorgt 
dafür, dass die Tänzerin, der Tänzer 
bei jedem Fehlverhalten, bei jeder 
Kritik, die sie gerne äußern würden, 
konstant die mögliche Nichtverlänge­
rung im Nacken haben.
Löwer: Eine Sache, die tarifvertrag­
lich ein Problem war, das wir jetzt 
hoffentlich gelöst haben, ist die bes­
sere Planbarkeit für die Probenpläne. 
Wir wollen Integration, und wir ha­
ben gerade im Tanzbereich Leute, die 
gerne einen Deutschkurs absolvieren 
möchten. Aber es war bisher unvor­
hersehbar, wie die Probenpläne aus­
sahen. Darum wollten wir mehr Plan­
barkeit im Tarifvertrag haben. 

Können bei den Themen, die Ihr 
genannt habt, die Gewerkschaf- 
ten die Tänzerinnen und Tänzer 
unterstützen?
Hess: Ja, beim Thema Planbarkeit 
sind wir schon einen großen Schritt 
weitergekommen. Und in anderen Be­
reichen liegen die Forderungen auf 
dem Tisch. Die Gewerkschaften tra­
gen sich im Übrigen ganz stark durch 
ehrenamtliche Tätigkeiten. Das heißt, 
genau in diesen Gremien, auch in der 
Tarifarbeit, können Tänzerinnen und 
Tänzer, die Interesse haben, sich ein­
bringen und ihre Themen mitbringen.

Wie schätzt Ihr das Standing des 
Tanzbereichs in den Stadt- und 
Staatstheatern ein? Wenn gekürzt 
werden muss, dann trifft es offen-
bar oft als erstes die Ballett- oder 
Tanzsparte. 
Löwer: Es gibt immer wieder die Dis­
kussion in Compagnien darüber, dass 

sie im Opern- oder Musicalbereich 
mitmachen müssen – an vielen vor al­
lem kleineren Theatern in Deutsch­
land ist das der Fall. Oft ist das Tanz­
ensemble allerdings nur noch exis­
tent, weil es eine Spielverpflichtung 
in den anderen Sparten hat. Viele 
lehnen diese Spielverpflichtung ab. 
Das sollen dann Gäste machen. Das 
kann sich ein kleines Theater aller­
dings häufig nicht leisten. Der Tanz 
ist in vielen Augen das, was am ehes­
ten verzichtbar ist. Da hat der Tanz 
die kleinere Lobby im Vergleich zu 
Musiktheater und Schauspiel. 
Hess: Das hat auch damit zu tun, dass 
zumindest in den Mehrspartenhäusern 
Intendanzen primär mit Menschen aus 
den Bereichen Oper oder Schauspiel 
besetzt werden. Ich würde mir wün­
schen, dass mehr Menschen mit einem 
Tanzhintergrund Intendanzen der 
Mehrspartenhäuser übernehmen. 

Zur Frage der Spielverpflichtung: 
Mein Eindruck aus den Gesprächen ist, 
dass es eher darum geht, ob Tänzerin­
nen und Tänzer, wenn sie im Bereich 
Schauspiel und Musiktheater einge­
setzt werden, reine Staffage sind. Oder, 
ob sie einen Anteil an der Inszenie­
rung, eine eigene Sichtbarkeit haben. 
Das gebe ich allen Schauspiel- und 
Musiktheater-Direktorinnen und  
 -Direktoren mit: Nehmt die Tänzerin­
nen und Tänzer als Künstlerinnen und 
Künstler in diesen Produktionen ernst, 
und alle werden davon profitieren. 

Wie bewertet Ihr die soziale  
Lage von Tanzschaffenden in  
der freien Szene? Ist diese 
durchgehend prekär? 
Hess: Das kann man nicht über einen 
Kamm scheren. Aber generell sehe ich 
die Tendenz schon eher in dieser Rich­
tung. Gut ist, dass für Hybrid Arbeiten­
de für ihre Gast-Engagements der TV 
Gast gilt und, dass jetzt zumindest auf 
Bundesebene die Mindesthonorare des 
Bundesverbands Freie Darstellende 
Künste (BFDK) in die Förderstrukturen 
integriert wurden. Manche Landes­
förderungen übernehmen das auch. 
Löwer: Für Freischaffende müssen 
außerdem unbedingt die Bedingun­
gen der freiwilligen Arbeitslosen­
versicherung verbessert werden.

Noch ein Thema: Man spricht, 
gerade auch in politischen Kreisen, 
oft von den Stadt- und Staatsthea­
tern als unflexiblen Tankern, die so 
viel Geld kosten. Das ärgert mich im­
mer maßlos. Wir sollten über künst­
lerisch hervorragende Ensembles mit 
festen Stellen froh sein. Wir haben 
in Deutschland das große Geschenk, 
dass wir öffentlich finanzierte Häu­
ser haben, die Tanzschaffenden eine 
gewisse soziale Absicherung bieten. 
Es ist ärgerlich, wenn die Politik das 
nur als Belastung und nicht als Errun­
genschaft wahrnimmt.

Jörg Löwer ist Referent für Öffent
lichkeitsarbeit und Beauftragter für 
den Bereich Tanz bei der VdO. Paul 
Hess ist stellvertretender Vorsitzender 
der Berufsgruppe Tanz bei der GDBA.  
Barbara Haack ist Chefin vom Dienst 
von Politik & Kultur

Einen Raum  
schaffen für Talente
Das Modell »Private Tanzschule«

Das Tanzhaus Wuppertal hat vielfäl­
tige Kurs- und Unterrichtsangebote 
im Bereich Tanz, daneben eigene 
Companies. Der Leiter des Hauses 
Kristopher Zech spricht mit Ludwig 
Greven darüber, warum er das Tanz­
haus Wuppertal gegründet hat und 
wie er es finanziert.

Ludwig Greven: Was unterschei-
det Ihr Tanzhaus von einer nor-
malen Tanzschule?
Kristopher Zech: Wir sind ein Ort, 
an dem ein sehr freundschaftliches 
und familiäres Miteinander existiert. 
Wir haben ein großes Trainerteam, 
und dadurch hat jede Abteilung eine 
eigene Handschrift. Die Kids Com­
pany und die Tanzhaus Company 
werden von unterschiedlichen Do­
zentinnen und Dozenten unterrich­
tet, damit mehrere Einflüsse die jun­
gen Menschen fördern und Raum für 
individuelle Entwicklung geben.

Wie ist das Tanzhaus entstanden?
Ich habe in meiner Schulzeit 1996 
ein Tanzprojekt gegründet, im 
Prinzip eine Tanz AG. Daraus ist 
die Einrichtung Musical & Dance 
entstanden, die jahrelang mit drei 
Gruppen im örtlichen Haus der Ju­
gend trainiert hat. 2009 gab es im­
mer mehr Nachfrage, dabei mitzu­
machen. Das habe ich als Grund­
lage genommen, um das Tanzhaus 
Wuppertal zu eröffnen.

Wie sind Sie selbst zum Tanzen 
gekommen und zum profes
sionellen Tänzer und Choreo
grafen geworden?
Als Schüler habe ich im Festsaal  
der Schule den Gastauftritt einer 
Ballettschule gesehen und war di­
rekt Feuer und Flamme. Ich habe 
aufgehört Fußball zu spielen und 
mit dem Tanzen angefangen. Ich 
wusste aber schon direkt zu Beginn, 
dass mich mehr das Erschaffen von 
Projekten gereizt hat als selbst auf 
der Bühne zu stehen und zu tanzen. 
Daher war meine eigene tänzeri­
sche Karriere recht begrenzt auf ein 
paar Spielzeiten.

Was für Menschen kommen  
zu Ihnen? Aus welchen Alters-
gruppen und Schichten?
Ganz bunt gemischt. Wir haben 
Schülerinnen und Schüler sämt­
licher Altersstufen. Hauptsächlich 
Kinder, Jugendliche und junge Er­
wachsene. Aber es existiert auch 
eine Gruppe mit älteren Damen, die 
als Kinder oder Jugendliche getanzt 
haben und nun eine Gruppe gefun­
den haben, wo sie ihr Hobby weiter­
führen können.

Was sind die hauptsächlichen 
Motive der Schülerinnen und 
Schüler: Freude an der Bewegung 
zu Musik, Geselligkeit, oder  
dass einige selbst Profitänzer 
werden wollen?
Ich denke, es sind alle diese Moti­
vationen vorhanden.

Wie arbeiten Sie mit den ver-
schiedenen Gruppen, Kindern, 
Jugendlichen, Erwachsenen?
Ich selbst unterrichte nur noch die 
Kids Company, weil ich es als eines 
meiner Talente sehe, insbesondere 
Kinder in den tänzerischen Grund­
lagen auszubilden. Ab einem ge­
wissen Alter und Stand gebe ich sie 
dann in die Hände anderer Dozen­
ten, um ihnen eine weitere Förde­
rung und damit auch Weiterent­
wicklung zu ermöglichen. Gelegent­
lich unterrichte ich in der Company 
der Älteren noch Technik-Klassen. 
Gelegentlich choreografiere ich 
auch noch Tänze für Turniere und 
Aufführungen, aber überlasse es im­
mer mehr der nächsten jungen und 
kreativen Generation.

Wie finanziert sich die Tanz
schule? Bekommen Sie Zuschüsse 
der öffentlichen Hand?
Wir finanzieren uns ausschließlich 
durch Beiträge und Sponsoren.

Können Sie selbst davon leben?
Da ich viele Kurse nicht mehr un­
terrichte, sondern lediglich noch die 
Kids Company, könnte ich von den 
Einnahmen natürlich nicht mehr le­
ben, weil ich auch die Honorare und 
Gehälter des Dozententeams finan­
zieren muss. Ich habe neben dem 
Tanzhaus deshalb noch eine Fest­
anstellung in einem anderen Bereich.

Hätte es Sie nicht gereizt, als 
Tänzer an einer größeren Bühne 
zu arbeiten, oder gab es keine 
Gelegenheit dazu?
Selbst Karriere zu machen hat mich 
tatsächlich nie gereizt. Ich wollte 
eine Grundlage erschaffen, um Kin­
dern und Jugendlichen einen Raum 
für tänzerische Entwicklung zu geben.

Treten Gruppen oder Einzelne 
aus dem Tanzhaus öffentlich auf 
und nehmen an Tanzwettbewer-
ben teil?
Wir machen regelmäßige Auffüh­
rungen mit allen Gruppen. Die Kids 
Company und die Tanzhaus Com­
pany treten auch sehr erfolgreich 
bei Wettbewerben an. Bei dem 
Dance World Cup 2025 in Burgos/
Spanien hat die Company die Gold­
medaille ertanzt.

Manche Ihrer Schülerinnen und 
Schüler sind an renommierten 
Akademien gelandet. Sehen Sie 
sich als Talent-Scout und Tanz-
förderer?
Nein. Ich sehe mich als jemanden, 
der einen Raum geschaffen hat, in 
dem sich Talent entwickeln und wo 
es gefördert werden kann. Sei es 
durch das eigene aktive Tanzen oder 
sei es dadurch, bei Bedarf Möglich­
keiten zu bekommen, selbst kreativ 
zu werden. Es kommt im Tanzhaus 
auch immer mal wieder vor, dass 
Schülerinnen und Schüler selbst 
choreografieren und Tänze entwi­
ckeln. Eine ehemalige langjährige 
Schülerin von mir, die zwischenzeit­
lich auch eine professionelle Aus­
bildung gemacht hat, leitet mitt­
lerweile eine große Abteilung im 
Tanzhaus. Ein anderer ehemaliger 
Schüler tanzt aktuell in einer Com­
pany in Marseille. Es ist sehr bunt 
gemischt.

Kristopher Zech ist Gründer und 
Leiter des Tanzhaus Wuppertal, das 
aus einem Schulprojekt entstanden 
ist. Ludwig Greven ist Publizist
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»Tanzen im Alter«. Ein Workshop mit Helene Pikon
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Und was kommt danach?
15 Jahre Stiftung TANZ – Transition Zentrum Deutschland

SABRINA SADOWSKA 

E in nasskalter Tag im Februar. Ich 
bin unterwegs zum Institut für 
Arbeits-, Sozial- und Umwelt­

medizin der Goethe-Universität Frank­
furt. Meine Anspannung wächst, als ich 
den Seminarraum betrete. Tobias Al­
masi, ehemaliger Tänzer, steht vorne 
am Pult und verteidigt seine Doktor­
arbeit in Medizin. Er besteht mit ma­
gna cum laude. Alle Anwesenden gra­
tulieren herzlich und stoßen an. Ein 
paar Stunden später ist Dr. Tobias Al­
masi wieder unterwegs nach Berlin zum 
Nachtdienst in der Unfallklinik, wo ihn 
die nächsten Unfallpatienteninnen und  
 -patienten erwarten. Und ich bin wieder 
in Chemnitz, wo ich als Ballettdirekto­
rin jeden Tag von Neuem die Karriere 
von Tänzern und Tänzerinnen begleite. 

Viele junge Menschen träumen da­
von, Tänzerin oder Tänzer zu werden. 
Der Weg auf die Bühne ist lang und er­
fordert hartes Training und viel Dis­
ziplin. Bei aller Hingabe und Begeis­
terungsfähigkeit, Teamgeist und phy­
sischer und mentaler Höchstleistung 
ist irgendwann ein Ende absehbar. Die 
Gründe sind verschiedenster Natur: 
Verletzung, Familiengründung, Alter, 
Arbeitslosigkeit, finanzielle Gründe 
oder auch Perspektivlosigkeit. Jedoch 
ist der Tanz nicht irgendein Beruf. Tanz 
ist Berufung und Leidenschaft, die man 
nicht einfach beiseitelegen kann. Tan­
zen ist ein Teil von uns und definiert 
unsere Identität, den Alltag sowie die 
Gemeinschaft der Tänzerinnen und 
Tänzer. Doch das nahende Ende der 
Karriere wirft viele Fragen und Unsi­
cherheiten auf, wobei leider oft auch 
Verdrängung den Alltag bestimmt. 

Vor inzwischen 16 Jahren, am 
17.12.2009, gründeten Inka Atassi und 
ich die Stiftung TANZ – Transition Zen­
trum Deutschland. Wir waren beide ge­
meinsam als Tänzerinnen am Opern­
haus in Halle an der Saale Anfang der 
1990er Jahre engagiert – wo auch Tobi­
as Almasi später getanzt hat –, und wir 
wollten nach unserer aktiven Bühnen­
laufbahn etwas für den Tanz tun und 
engagierten uns dafür, dass der Tanz­
beruf mehr Akzeptanz findet und ge­
sellschaftlich relevant ist.  

Inzwischen kann die Stiftung TANZ 
eine erfolgreiche Bilanz vorweisen. 
Über 2.000 Tänzer und Tänzerinnen 
aus allen Tanzbereichen und Tanz­
stilen haben vom kostenlosen An­
gebot der Stiftung profitieren kön­
nen. Das Angebot umfasst Beratung 
zu allen Transition-relevanten Fra­
gen, persönliches Coaching, Vorträ­
ge in Compagnien und Tanzzentren/
Tanzbüros, Weiterbildungsangebote 
z. B. von künstlerisch Aktiven im Tanz 
zu leitenden Funktionen, Konferenzen 
wie das Jahrestreffen der Internatio­
nal Organization for the Transition of 
the Professional Dancers (IOTPD) so­
wie finanzielle Unterstützung in Form 
von Stipendien. Zurzeit stehen Eilika 
Leibold, Fabian Obermeier und Virgi­
nia Eckleben, alle mit einem Master­
abschluss in Klinischer Psychologie, 
teils auch in Sportpsychologie, für 
Beratung und persönliches Coaching 
zur Verfügung. Sie kommen aus unter­
schiedlichen Berufsfeldern, wobei Vir­
ginia Eckleben als ehemalige Tänzerin 
das Stipendiaten-Programm der Stif­
tung TANZ durchlaufen hat. Stipendi­
en zur Unterstützung der persönlichen 
Weiterbildung werden drei Mal pro Jahr 
vergeben und können vorerst zehn Mal 
beantragt werden, wobei Ausnahmen 
die Regel bestätigen. So bei Tobias Al­
masi, den wir seit 2015 durch sein ge­
samtes Medizinstudium hindurch un­
terstützen können.  

Im Jubiläumsjahr 2025 konnte die 
Stiftung TANZ über 200 Stipendien im 
Wert von über 100.000 Euro vergeben. 
Das ist ein absoluter Rekord, eine Stei­
gerung von über 100 Prozent im Ver­
gleich zu 2019. Wir sehen darin deutlich 
Folgen der COVID-19-Pandemie: die 
Sensibilisierung der gesamten Tanz­
szene für das Thema Berufswechsel, 
Transition und die Suche nach mehr 
Stabilität. Die aktuellen Kürzungen 
in der Kulturförderung spiegeln sich 
in den Motivationsschreiben der Tän­
zer und Tänzerinnen für die Antrags­
stellung auf Unterstützung.  

Das Feld der Weiterbildungen und 
Studienrichtungen der Tänzer und Tän­
zerinnen ist weit gefächert. Wer sein 
halbes Leben auf der Bühne stand, ar­
beitet gerne weiterhin mit Menschen, 

etwa in therapeutischen Berufen. Be­
liebt sind Physiotherapie, verschiede­
ne Bewegungs- und Schmerztherapien, 
Osteopathie, Theater- und Musikwis­
senschaft, Kulturmanagement, Kunst­
wissenschaft, Krisenmanagement oder 
ziviler Friedensdienst, Professional Arts 
Practice, Gesundheitswissenschaften, 
Lehramt und vieles mehr. Die Band­
breite reicht von Juristen über Medizi­
nerinnen, Physiker, Finanzberaterin­
nen zu IT-Expertinnen und -experten. 
Die Hälfte der Tänzer und Tänzerin­
nen hat inzwischen Abitur als Schul­
abschluss. Damit nehmen viele gerne 
ein Studium auf. Allgemein hat sich die 
Bildungssituation der Tanzschaffen­
den verbessert. Die Bachelor-Abschlüs­
se im Bereich Tanz nehmen zu, was wie­
derum das Weiterkommen erleichtert. 
Auch die Bereitschaft zum Wechsel in 
andere Berufe ist inzwischen wesent­
lich höher als noch vor 20 Jahren. Wich­
tig ist, dass sich jeder einzelne in sei­
ner Transitionsphase Zeit für sich selbst 
nimmt, reflektiert und sich seiner vie­
len Fähigkeiten und Interessen bewusst 
wird. Und dafür ist es gut, einen An­
sprechpartner außerhalb des täglichen 
Umfeldes zu haben.

Die Stiftung TANZ finanziert sich 
über das Stiftungsvermögen, Spenden 
und Nachlässe sowie eine Förderung 
durch die Kulturstiftung der Länder 
für die Geschäftsstelle. Benefizgalas 
und -Werkstätten helfen beim Fund­
raising, welches rund zwei Drittel der 
Einnahmen ausmacht Das Thema ist 
sehr persönlich; am Anfang steht meist 
ein persönlicher Bezug zum Tanz, wel­
cher Förderer veranlasst, die Stiftung zu 
unterstützen. Die Stiftung TANZ wirbt 
um Bildungspaten und -patinnen und 
bietet die Möglichkeit, über Zustiftun­
gen und Testamentsspende ein Namen­
stipendium zu vergeben. Und so schaue 
ich zuversichtlich in die Zukunft und 
träume von ehemaligen Tänzern und 
Tänzerinnen in strategisch relevanten 
Positionen in Kultur, Gesundheit, Ge­
sellschaft und Politik für eine spannen­
de, couragierte und inspirierte Zukunft.    

Sabrina Sadowska ist Stifterin und 
Vorstandvorsitzende der Stiftung TANZ  
 – Transition Zentrum Deutschland   

Ein Ort gelebter Demokratie 
und kultureller Vielfalt
Die Ausbildung an der 
Palucca Hochschule für 
Tanz Dresden

KATHARINA CHRISTL

U nsere Umwelt befindet sich in 
stetigem Wandel und durch­
läuft Transformationsprozes­

se – so auch die Kunstform Tanz. Die 
Palucca Hochschule für Tanz Dres­
den blickt auf eine hundertjährige 
Geschichte zurück, in der sie Krieg, 
gesellschaftliche Katastrophen, poli­
tische Krisen und diverse Systeme er­
lebt hat. Mit ihrer Geschichte ist sie 
ein Beispiel dafür, wie sich Verände­
rungen und Rahmenbedingungen auf 
das künstlerische Schaffen auswirken.

In unserem kürzlich publizierten 
Buch MUT PALUCCA wurde diese 
Besonderheit unseres Profils sichtbar 
gemacht, denn hier entstehen eigen­
ständige und kreative Tanzschaffende. 
Engagierte Alumni aus verschiedenen 
Generationen teilen ihre Geschich­
ten und ihr Wirken in der Gesellschaft. 
Ebenso sind aktuelle kritische Refle­
xionen unserer Studierenden darü­
ber präsent, was Mut in der Gesell­
schaft und im Tanz heute für sie be­
deutet. Die Bandbreite reicht von po­
litisch provokanter Performancekunst 
in der DDR-Zeit und künstlerischem 
Aufbruch in und nach der Wende über 
engagierte Projekte für Menschen mit 
Migrationshintergrund und Traumata 
bis hin zu Inklusion im Tanz und dem 
Engagement für das Empowerment 
von Frauen. Dieses Buchprojekt ist so­
zusagen ein Symbol für unser Ankom­
men im 21. Jahrhundert, und wir sind 
dankbar, ein Ort gelebter Demokratie 
und kultureller Vielfalt zu sein.

Auf der sozialen Ebene wirken 
gleichzeitig demografische Aspekte, 
geopolitische Herausforderungen und 
digitale Entwicklungen auf uns ein. 
Diese beeinflussen auch die junge Ge­
neration. Um sie in diesem Gefüge der 
eigenen Orientierung und menschli­
chen Auseinandersetzung als Partner 
zu begleiten, braucht es Sensibilität 

und Empathie. Natürlich sind tanz­
technische Fähigkeiten, die Kunst des 
Performens und das Erlernen kreati­
ver Tools wichtige Faktoren für die Ex­
zellenz künstlerischer Persönlichkei­
ten. Doch auch soziale Kompetenzen 
und Soft Skills sind Teil der heutigen 
Ausbildung. Wertschätzende Kommu­
nikation auf Augenhöhe, kritische Re­
flexion, professionelles Feedback in 
der Gruppe und teamorientiertes Ar­
beiten sind unverzichtbare Fähigkei­
ten in den Arbeitsweisen am Thea­
ter und in freien Produktionen. Die 
aktive Teilhabe der Studierenden an 
der Hochschule ist Teil der Ausbil­
dung und trägt zu ihrer Selbststän­
digkeit und Selbstbestimmung bei. 
Mit denselben Werten möchten wir 
auch durch die Masterstudiengän­
ge Tanzpädagogik und Choreografie 
aktiv zu einer positiven Weiterent­
wicklung im Tanz beitragen. Denn 
diese Werte spiegeln sich heute in 
allen Berufsfeldern des Tanzes wider, 

beispielsweise bei Tänzern, Tanzver­
mittlern, Pädagogen, Probenleitun­
gen und Choreografen. 

Kooperationen für die künstle­
rische Praxis mit Partnern wie dem 
Semperoper Ballett und der Compa­
ny DFDC sowie choreografische Pro­
zesse mit internationalen Choreogra­
fen werden zu Fallbeispielen und tra­
gen zur Entwicklung der Tänzer und 
Pädagogen bei. Somit können sie be­
reits während ihrer Ausbildung Be­
rufserfahrung im Tanzsaal und auf 
der Bühne mit einem professionel­
len Team sammeln. In dieser Spielzeit 

sind unsere Tanzstudierenden sogar 
in fünf Produktionen der Semperoper 
aktiv. Von zeitgenössischem Tanz in 
der Produktion »Colossus« der austra­
lischen Choreografin Stephanie Lake 
über »Nussknacker«, »Hänsel und 
Gretel« und »Dornröschen« bis hin 
zu John Neumeiers »Nijinsky«. Alle 
Altersgruppen der Tanzausbildung 
sind in die verschiedenen Produkti­
onen involviert und wachsen durch 
diese Erfahrungen. Wie auch im Leis­
tungssport sind jedoch die Vorstellun­
gen und das tägliche Training im Tanz 
eine körperliche und mentale Heraus­
forderung. Ein hauseigenes Health-
Team begleitet die Studierenden auf 
diesem Weg. Gemeinsam identifizie­
ren wir Bedarfe und neue Entwicklun­
gen und versuchen, diese in einer ste­
tigen Evaluierung in die umfangreiche 
Betreuung miteinzubeziehen.

Selbstvertrauen wächst jedoch 
auch durch Experimentieren und 
künstlerische Freiheit. An der Palucca 
ist interdisziplinäres Arbeiten seit 
100 Jahren eine Selbstverständlich­
keit. Neben dem Klassischen und Zeit­
genössischen Tanz ist die Improvisa­
tion fest in der Hochschule verankert. 
Ein besonderes Beispiel hierfür ist die 
jährlich stattfindende Palucca-Tanz­
woche auf der Insel Hiddensee. Inner­
halb einer Woche probieren sich die 
Tanzstudierenden in verschiedenen 
ortsspezifischen Performance-Situa­
tionen aus. Sie setzen sich mit kom­
plett neuen Kontexten auseinander, 
finden Möglichkeiten für ihre eigenen 
kreativen Ideen, erleben immersive 
und durationale Performance-Forma­
te und kommen dem Publikum, ganz 
anders als auf der Opernbühne, nah. 
Dieser räumliche Perspektivwechsel 
in der Natur auf Hiddensee findet sich 
auch in den Studiengängen des Mas­
terstudiengangs Choreografie und der 
Künstlerischen Meisterklasse wieder. 
Interdisziplinäre Seminare zusammen 
mit Studierenden aus anderen Fach­
bereichen wie beispielsweise der Ar­
chitektur geben Raum, neue Reflexi­
ons- und Kreationsansätze zu finden. 
In diesem Jahr hatten wir den japani­
schen Stararchitekten Tsuyoshi Tane 
zu Gast. Wir interpretierten seine Me­
thode der »Archäologie der Zukunft« 
im Rahmen von Performancekonzep­
ten neu. Denn die Zukunft braucht im­
mer eine Reflexion mit der Geschichte  
 – so auch die Kunstform Tanz.

Katharina Christl ist Rektorin und 
Professorin für Choreografie an der 
Palucca Hochschule für Tanz Dresden

Auf der sozialen 
Ebene wirken demo-
grafische Aspekte, 
geopolitische Heraus-
forderungen und di-
gitale Entwicklungen 
auf uns ein

Wie im Leistungs-
sport sind die Vor-
stellungen und das 
tägliche Training im 
Tanz eine körper-
liche und mentale 
Herausforderung
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Aber nicht jede Com-
munity ist groß, und 
ein Kulturraum kann 
mehrere Arten von 
Tanzpraktiken haben

»The Silence Waltz of Shadows«. Choreografiert von Francesco Vecchione, getanzt von Maria Anzivino
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Tänzerische Vielfalt und Diversity-Drive 
Eine differenzierte 
Perspektive

RAJYASHREE RAMESH

T anz ist bekanntlich eine alte 
Ausdruckform, gehegt und 
gepflegt als fester Bestand­
teil jeder Gesellschaft und 

deren künstlerischen Schaffens. Auch 
wenn Stilistiken und Techniken, Funk­
tion und Interpretationen, Aufmachung 
und Inhalte variieren, zeichnet sich die 
Kunstgattung Tanz durch etwas Grund­
legendes aus. Als eine fundamentale 
Form des Ausdrucks bleibt Tanz eine 
dynamische Kunstgattung, die sich 
stets in Veränderung befindet. Auch 
bei althergebrachten Tanzpraktiken 
ist Tanz kein statisches Museumsrelikt. 
Diese verkörperte Kunst passt sich an 
soziale, historische, politische, religi­
öse und andere Begebenheiten oder 
auch immer neue Verkörperungen an. 
Mit der Wanderung der Menschen wan­
dern auch ihre Tanzpraktiken, bekom­
men und suchen regelrecht neue Aus­
drucksformen und Betätigungsfelder.

Diese Ausgangsgedanken über die Dy­
namik des Tanzes bilden die Grundlage 
für diesen Text mit dem Anliegen, über 
Tanz in seiner Vielfalt auch in Deutsch­
land zu berichten. Welche Tanzkultu­
ren und Tanzformen anderer Länder in 
Deutschland gelehrt und praktiziert wer­
den, lässt sich hier nicht in Gänze dar­
stellen. Ein differenziertes Bild lässt sich 
aber anhand vieler Praktiken und de­
ren Dynamiken zeichnen. Die Pallette 
reicht von Tanzformen aus dem asia­
tischen Raum wie indischen, balinesi­
schen, philippinischen Tanz, über orien­
talische, türkische, verschiedene afrika­
nische und auch hawaiianische Formen 
bis hin zu südamerikanischen Gesell­
schaftstanzformen wie Tango, um nur 
einige zu nennen. Die Eingebunden­
heit einiger dieser Formen in die hiesi­
ge Gesellschaft ermöglicht es, deren tän­
zerische Vielfalt differenziert zu verste­
hen. Damit wird auch ersichtlich, wo, für 
wen, von wem und wie diese gelehrt und 
gezeigt werden, und welchen Stellenwert 
die Auseinandersetzung mit vielfältigen 
Tanzkulturen künstlerisch wie gesell­
schaftlich haben kann. 

Wenn man in die Praxis schaut, las­
sen sich zwei unterschiedliche Heran­
gehensweisen beobachten. Die eine ist 
die Arbeit mit Tanz in so genannten 
Communities. Die andere ist die Arbeit 
der Tänzer und Tänzerinnen selbst. Ers­
tere sind die Gemeinschaften, die zuge­
wanderte Menschen aus verschiedenen 
Ländern bilden, häufig als Sprach- und 
Kulturgemeinschaften. Gerade in den 
großen oder alteingesessenen Com­
munities der Arbeits- und Fachkräfte 
sind feste Strukturen in Form von Ver­
einen, Tanz- und Musikschulen er­
kennbar. Tanz fungiert hier als Erhalt 
der kulturellen Identität und Eigenart, 
eine wichtige stärkende Komponen­
te, auch wenn man sonst gut integriert 
ist. Kulturspezifische Tanzformen wer­
den hier auf unterschiedlichem Niveau 
vermittelt, praktiziert und oft bei den 
Community-Veranstaltungen wie kul­
turellen Festen und Feiertagen gezeigt. 
Außerhalb der Communities bestehen 
für diese Gruppen Möglichkeiten bei 
Schulfesten, interkulturellen Veranstal­
tungen, Straßenfesten, usw. 

Aber nicht jede Community ist groß, 
und ein Kulturraum kann mehrere Ar­
ten von Tanzpraktiken haben, vom 
Gesellschaftstanz bis hin zur Bühnen­
kunst. In langeingesessenen großen 
Communities wie der koreanischen 
Community oder der türkischen mit 
z. B. ihrem Konservatorium für tür­
kische Musik in Berlin, findet man 
große Tanzgruppen. Sie bringen ei­
gene professionelle Strukturen hervor 
und haben dafür ihr Publikum. Hier­
durch bekommen auch ausgebildete 

Tanzschaffende Möglichkeiten für eine 
professionelle Umsetzung ihrer Kunst. 
Diese Tendenz beobachtet man auch in 
der zwischenzeitlich groß angewachse­
nen indischen Community, wie in Bay­
ern oder Berlin. Aber gerade an diesem 
Beispiel erkennt man, dass Community-
interne Möglichkeiten kein ausrei­
chendes Wirkungsfeld für die künst­
lerische Entfaltung einer ausgefeilten 
Bühnenkunst darstellen. Tanz könnte 
im Sinne von sichtbarer tänzerischer 
Vielfalt auch in Deutschland wirksam 
werden, wenn die ausgebildeten Tanz­
profis Anbindung an professionellere 
Strukturen, Fördermöglichkeiten und 
an die Mainstream-Tanzszene erhalten 
würden. Eine »Leuchtturm-Figur« wie 
Akram Khan reicht nicht aus!

Für eine differenzierte Perspektive 
auf tänzerische Vielfalt und deren 
Mehrwert wäre es daher wichtig, die 
Arbeit der Tanzprofis, die aus diversen 
Tanzpraktiken kommen, zu betrach­
ten. Viele dieser Tanzschaffenden wur­
den in ihrer Heimat ausgebildet und 

leben heute in Deutschland. Andere 
haben durch Auslandsaufenthalte bzw. 
in Deutschland lebende Lehrmeister in 
langjährigem Training eine Tanzaus­
bildung erhalten. Oft kommen die hier 
Ausgebildeten nicht unbedingt aus 
dem Kulturraum des erlernten Tan­
zes. In dem sie bemüht sind, ihre Tanz­
kunst vielseitig einzusetzen, und in er­
weiterten Betätigungsfeldern agieren, 
ermöglichen diese Tanzprofis ein be­
sonderes Wirkungsfeld für eine künst­
lerisch-tänzerische Vielfalt.   

Schon seit Jahrzehnten bauen profilier­
te Tanzschaffende eigene kulturüber­
greifende Nischen für sich auf. Die Ver­
fasserin selbst hat über vier Jahrzehnten 
den Mehrwert einer solchen Arbeit tän­
zerisch wie auch gesellschaftlich erfah­
ren. Ein diversifiziertes Tanzwissen mit 
seinen Besonderheiten und Praktiken 
an die breitere Öffentlichkeit zu vermit­
teln und den Tanz in seiner Vielfalt an 
verschiedene Zuschauer und auch un­
terschiedliche Tänzerinnen und Tänzer 
zu bringen, hat viele Vorteile. Ein reich­
haltiges Tanzvokabular sorgt z. B. für 
neue Sichtweisen und Perspektiven jen­
seits von Empfindungen über »Anders­
sein«. Abgesehen von neuen Impulsen 
für das Gehirn sorgen das gemeinsame 
Erkunden und Schwitzen oder die Aus­
einandersetzung über diverse verkörper­
te Herangehensweisen nebenbei für Di­
alog, Austausch und das viel gepriesene 
Crosstraining! Als Performer, Pädagogen 
und Therapeuten stärken und schaffen 
manche Tanzschaffende auch Selbst­
wertgefühl und Zusammenhalt. 

Aus ihrer Arbeit entstanden u. a. Schul­
projekte, Kollaborationen mit diversen 
Tanz- und Kunstschaffenden, und kul­
tur- und genreübergreifende Bühnen­
produktionen. Für ihre Sichtbarkeit 
müssen sie allerdings oft selbst sorgen. 
Denn etablierte Bühnen stehen für sie 
immer noch nicht zur Verfügung. Meist 
vermitteln sie ihre Tanzkunst in eige­
nen Tanzschulen und Akademien. Nicht 
selten werden Zuschauer zu Lernenden 
und umgekehrt. Sie lernen auf prakti­
sche Weise die tänzerische Vielfalt zu 

schätzen oder erleben Bereicherung in 
Form eines erhöhten Tanz- und Kultur­
verständnisses.

Diese kurze Skizze lässt erkennen, 
welche verbindende Rolle divers auf­
gestellte Tanzschaffende durch ihre 
Tanzpraktiken zwischen Communi­
ties, Gesellschaft, Tanzszene und Kul­
tur bereits spielen. Aus diesen verschie­
denen Gründen kann Vielfalt in Tanz­
praktiken, Tanzwissen und Tanzvoka­
bular für die Tanzkunst und auch für 
die Gesellschaft nur Mehrwert bringen. 
Dennoch bleibt das Potenzial für tänze­
rische Vielfalt, auch wenn bereits lan­
ge vorhanden, als tanzrelevante Pra­
xis unsichtbar. Die Gründe sind viel­
fältig. Oft wird Internationalität in 
Ensembles als Merkmal für Vielfalt de­
finiert. Tanzschaffende aus den diver­
sen Tanzpraktiken erkennen hier aber 
nicht die in der Gesellschaft bereits vor­
handene tänzerische Vielfalt. Ein an­
derer erwähnenswerter Grund liegt im 
fehlenden Zugang. Durch den Wegfall 
bzw. die Umorientierung von zentralen, 

lange beispielhaft agierenden Häu­
sern wie etwa die Werkstatt der Kul­
turen oder das Haus der Kulturen der 
Welt in Berlin, sind auch die wenigen 
unterstützenden Plattformen für di­
vers aufgestellte Tanzschaffende nicht 
mehr vorhanden. Die Werkstatt der Kul­
turen war einmalig in ihrer Wirksam­
keit. Hier fanden nicht nur Commu­
nities Räume für ihre Arbeit, sondern 
auch professionelle Tanzschaffende aus 
den verschiedensten Teilen der Welt, 
die aber, und das ist betonenswert, hier 

in Deutschland leben. Denn nur sol­
che verstehen es, in und mit der Ge­
sellschaft in der sie leben, mitzuwirken. 
Jenseits von Schlagwörtern wie Diversi­
tät bringen sie Zusammenhalt in Viel­
falt als gelebte Wirklichkeit, auch wenn 
oft nur in ihren Nischen, die nicht nur 
Communities sind. 

In diesem Sinne täte es gut, unter­
schiedliches Tanzvokabular und Tanz­
wissen wie auch die Arbeit der Prakti­
zierenden als wichtigen Teil des Tanz­
geschehens zu erkennen, wertzuschät­
zen, zu stärken und beim Schopfe zu 
packen, ob als Bühnenarbeit, Tanz­
ausbildung oder Wissenschaft.

Rajyashree Ramesh ist eine seit 1977  
in Deutschland lebende Tänzerin, 
Choreografin und Lehrmeisterin  
für Bharatanatyam-Tanztheater. Als 
Bewegungsanalytikerin und promo-
vierte Tanz- und Kulturwissenschaft-
lerin setzt sie sich für transkulturelles 
Tanzwissen an der Schnittstelle 
zwischen Praxis und Wissenschaft ein
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»Wiesenland«. Ein Stück von Pina Bausch, getanzt von ihrem Ensemble
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Bewegte Grenzverschiebung
30 Jahre DIN A 13 tanzcompany

DIN A 13 TANZCOMPANY

A ls Gerda König 1995 in Köln die DIN 
A 13 tanzcompany gründete, war 
kaum absehbar, dass daraus eine 

der international prägendsten Compag­
nien für mixed-abled Tanz entstehen wür­
de. Damals galt die Arbeit mit Tänzerin­
nen und Tänzern mit Behinderung noch 
als Randphänomen, bestenfalls als sozi­
ales Projekt. Heute, drei Jahrzehnte spä­
ter, steht DIN A 13 für eine künstlerische 
Praxis, die die Parameter zeitgenössischer 
Tanzkunst nachhaltig verändert hat und 
ästhetische Innovation, gesellschaftliche 
Verantwortung und kulturpolitische Wir­
kung untrennbar miteinander verbindet.

Von Beginn an ging es der künstleri­
schen Leiterin Gerda König nicht um In­
tegration oder Anpassung, sondern um 
eine radikale Erweiterung der Tanzspra­
che. Die Bewegungsqualität »anderer Kör­
per« wurde nicht korrigiert, sondern zum 
choreografischen Ausgangspunkt. Seh­
gewohnheiten wurden irritiert, Norm-
Ideale hinterfragt, das scheinbar Abwei­
chende als künstlerische Ressource ernst 
genommen. Das Unerwartete wurde zur 
Erfahrung, Differenz zur Qualität. So ver­
schob DIN A 13 die Nahtstellen des eta­
blierten Tanzkanons – und erweiterte ihn 
um neue Maßstäbe von Virtuosität und 
Tanzästhetik. Prägend hierfür ist auch die 
langjährige künstlerische Zusammenarbeit 
mit der Choreografin Gitta Roser.

Diese Haltung trug DIN A 13 früh über nati­
onale Grenzen hinaus. Seit 2004 entstand 
ihre Arbeit zunehmend in internationalen 
Kontexten, insbesondere in enger Zusam­
menarbeit mit dem Goethe-Institut. In Ko­
produktionen in Afrika, Südamerika, Asi­
en und dem Nahen Osten suchte die Com­
pagnie keinen kulturellen Export, sondern 
den Dialog. Politische Umbrüche, gesell­
schaftliche Konflikte, Machtverhältnisse 
oder Traumata wurden gemeinsam mit 
lokalen Künstlerinnen und Künstlern er­
forscht und choreografisch übersetzt. Tanz 
wurde so zu einem Medium transkulturel­
ler Verständigung – und zu einer künstle­
rischen Form politischer Praxis.

Ob in frühen internationalen Projekten 
wie »Dance meets differences« oder in spä­
teren Arbeiten wie der Trilogie »Umbruch«  – 
stets verbindet DIN A 13 choreografische 
Forschung mit gesellschaftlicher Realität. 
Die Stücke entstehen aus den biografischen 
Erfahrungen der Tänzerinnen und Tänzer, 
und gerade diese persönliche Nähe verleiht 
den Produktionen ihre Intensität und ihre 
politische Relevanz: Kunst stellt Fragen, wo 
einfache Antworten versagen.

Diese Arbeitsweise setzte sich in den 
vergangenen Jahren in mehrjährigen 
Konzeptionen fort: Die Tanzinstallation 
»techNOlimits« untersuchte das Verhält­
nis von Körper und Technologie, »body­
REALITIES« und »inbetweenPOWER« 
verhandelten Körper, Macht und soziale 
Spannungsfelder in unterschiedlichen 

kulturellen Kontexten. Mit der aktuellen 
Arbeit »MYspace SAFEspace NOspace« 
rücken Fragen von Schutz, Ausschluss 
und Zugehörigkeit in den Fokus – ausge­
hend von den Erfahrungen von Tänzerin­
nen und Tänzern mit Behinderung sowie 
aus der Ballroom- und LGBTQ-Community.

Diese konsequente künstlerische Hal­
tung blieb nicht ohne kulturpolitische 
Wirkung. Spätestens mit der Koprodukti­
on »Perfectly unperfect« (2015) mit dem 
Ballett Hagen – der ersten Zusammen­
arbeit eines deutschen Stadttheaters mit 
einer mixed-abled Compagnie – wurde 
sichtbar, dass DIN A 13 nicht nur ästheti­
sche, sondern auch institutionelle Gren­
zen verschiebt.

Doch DIN A 13 denkt weiter. Seit einigen 
Jahren rückt verstärkt die Frage der Aus­
bildung in den Fokus. Noch immer sind 
staatliche Tanzausbildungen für Menschen 
mit Behinderung weitgehend verschlos­
sen. Mit dem bundesweit ersten professio­
nellen Weiterbildungsprogramm M.A.D.E. 
(Mixed-Abled Dance Education) und dem 
Projekt UNIque@dance setzt die Compag­
nie hier gezielt an. Die inhaltliche Konzep­
tion beider Programme wurde von Gerda 
König und Gitta Roser gemeinsam initiiert 
und durchgeführt. Es geht hier um nichts 
weniger als um den Abbau ableistischer 
Strukturen und die Öffnung von Hochschu­
len, Curricula und Räumen – damit zukünf­
tig tänzerisches und künstlerisches Poten­
zial nicht länger an Körpernormen scheitert.

Ermöglicht wird diese komplexe Arbeit 
auch durch eine professionelle Struktur: 
Die Spitzenförderung Tanz des Landes 
NRW sichert seit 2021 diese Strukturen 
weiter und macht es möglich, mit Anasta­
sia Olfert, John Herman und Andrea Hoff­
mann ein langjähriges erfahrenes Team zu 
etablieren, das die besonderen organisa­
torischen und internationalen Anforde­
rungen dieser Arbeit trägt.

30 Jahre DIN A 13 tanzcompany sind 
somit weit mehr als eine Erfolgsgeschich­
te im Tanz. Sie erzählen von Beharrlich­
keit, von künstlerischem Mut und von der 
Überzeugung, dass Kunst gesellschaftliche 
Wirklichkeit nicht nur abbildet, sondern 
verändern kann. In einer Zeit zunehmen­
der Polarisierung erinnert diese Arbeit da­
ran, dass Vielfalt keine Herausforderung ist  
 – sondern eine ästhetische, politische 
und menschliche Chance. Zum 30-jäh­
rigen Jubiläum wird diese Entwicklung 
nun auch filmisch reflektiert. Der künst­
lerische Dokumentarfilm »Movement Un­
bound« von Gerhard Schick und Miriam Ja­
cobs feierte am 15. Januar im NRW Film­
forum Premiere. Der Film macht sichtbar, 
wie sehr sich durch die Arbeit der DIN A 13 
tanzcompany nicht nur Körperbilder, son­
dern auch das Verständnis von Tanzkunst 
verändert haben – und weiter verändern.

Der Artikel wurde von Mitarbeite- 
rinnen und Mitarbeitern der DIN A 13  
tanzcompany verfasst

Seit einigen 
Jahren rückt ver-
stärkt die Frage 
der Ausbildung 
in den Fokus. 
Noch immer sind 
staatliche Tanz-
ausbildungen 
für Menschen 
mit Behinde-
rung weitgehend 
verschlossen
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Die Energie der Grup-
pe, das gemeinsame 
Atmen und Zählen, die 
Verlässlichkeit aufein-
ander – das macht  
den Kern eines Show-
balletts aus

»20 dancers for the XX Century and even more«. Konzeption von Boris Charmatz, getanzt von Maghali Callet Gajan
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Die große Show der Vielfalt
Das Ballett des Friedrichstadt-Palastes

BERNDT SCHMIDT & 
ALEXANDRA GEORGIEVA

W enn in kulturpolitischen De­
batten über Tanz gespro­
chen wird, geht es meist um 

Stadt- und Staatsballette, freie Com­
pagnien oder Festivals. Showtanz auf 
einer Revuebühne kommt darin sel­
ten vor. Und doch begegnen im Berli­
ner Friedrichstadt-Palast Jahr für Jahr 
Hunderttausende Menschen dem Tanz  
 – oft zum ersten Mal überhaupt in 
einem Theater. Für uns ist das nicht 
»nur« Unterhaltung, sondern eine öffent- 
liche Aufgabe.

Pina Bauschs Satz »Tanzt, tanzt, sonst 
sind wir verloren« begleitet die Tanz­
welt seit Jahrzehnten. Übertragen auf 
unser Haus könnte er heißen: »Dance, 
dance – the show must go on«. Denn 
unser Ballett tritt bis zu acht Mal pro 
Woche auf – zwei Jahre Laufzeit einer 
Grand Show, ensuite. Kaum ein klas­
sisches Ballett wird so gefordert. Vor­
mittags wird trainiert, geprobt, verbes­
sert, abends stehen dieselben Tänzerin­
nen und Tänzer wieder im gleißenden 
Licht. Die scheinbare Leichtigkeit einer 
Grand Show ist Ergebnis harter, diszi­
plinierter Arbeit. 

Unsere Company besteht aus 
60 Tänzerinnen und Tänzern aus 28 Na­
tionen. Die gemeinsame Sprache auf der 
größten Theaterbühne der Welt ist eine 
solide klassische Ballettausbildung. Auf 
diesem Fundament entsteht eine Me­
lange aus Showtanz, Jazz, Modern, Con­
temporary, Neoklassik, Urban Dance 
und Akrobatik. In aller Bescheidenheit: 

Es gibt weltweit keine zweite Compa­
ny, die allabendlich ein derart vielfälti­
ges Bouquet an Tanzstilen präsentiert. 
Was uns auszeichnet, ist nicht nur Prä­
zision, Synchronität und die berühmte 
Kickline, sondern vor allem die Vielfalt 
der biografischen und künstlerischen 
Hintergründe. Sie prägt den künstleri­
schen Ausdruck ebenso wie das Mitei­
nander im Probensaal.

Gerade diese Vielfalt verlangt nach 
Rahmenbedingungen. Wer aus São 
Paulo, Seoul oder Kyjiw nach Berlin 
kommt, bringt nicht nur andere Trai­
ningsbiografien mit, sondern auch un­
terschiedliche Erwartungen an Hierar- 
chien, Kommunikation, Arbeitszeiten. 
Wir erleben täglich, wie sehr es sich 
lohnt, diese Differenzen auszuhalten 
und produktiv zu machen – in gemein­
samen Ritualen, transparenten Pro­
benstrukturen und einer Leitung, die 
zuhört, aber auch klare Entscheidun­
gen trifft.

Im Palast ist der Star nicht die oder 
der Einzelne, sondern das Ensemble. 
Die Energie der Gruppe, das gemeinsa­
me Atmen und Zählen, die Verlässlich­
keit aufeinander – das macht den Kern 
eines Showballetts aus. Die renommier­
ten Choreografinnen und Choreografen, 
mit denen wir arbeiten, kommen aus al­
ler Welt und bringen ihre höchst unter­
schiedlichen – tänzerischen – Sprachen 
mit ans Haus. So entsteht eine Grand 
Show, in der Tanz nicht Illustration ist, 
sondern treibende Kraft der Erzählung.

Diese Arbeitsweise spiegelt sich auf 
der Bühne. Showtanz am Palast ist kein 
Nummernprogramm, das nur Effekte 
aneinanderreiht. Er erzählt in starken 
Bildern von Sehnsüchten und Konflik­
ten, von Nähe und Distanz, von Ge­
meinschaft und Ausgrenzung. Gerade 
weil wir mit populären Bildern arbeiten, 
erreicht diese Form des Tanzes ein sehr 
diverses Publikum: Berlinerinnen, Tou­
risten aus aller Welt, Schulklassen, Rei­
segruppen, Theaterfans und Menschen, 
die sich selbst eher nicht als »Kultur­
publikum« beschreiben würden.

Internationalität erleben wir nicht 
nur auf der Bühne, sondern auch im 

Zuschauerraum. Die Publikumsstruk­
tur reicht von der Nachbarschaft bis zu 
Gästen aus allen Kontinenten. Unser 
Ensemble spiegelt diese Vielfalt. Unter­
schiedliche Tanzkulturen, Körperbilder, 
religiöse und soziale Hintergründe tref­
fen aufeinander – und müssen im Alltag 
in Einklang gebracht werden. Das ge­
lingt nur mit einer klaren Haltung, die 
wir unter den Leitgedanken »Respect 
each other« gestellt haben.

Dieser Appell ist für uns kein Werbe­
slogan, sondern Arbeitsprinzip. Respekt 
bedeutet, dass alle dieselbe künstleri­
sche Exzellenz schulden – unabhängig 
von Pass, Herkunft oder sexueller Iden­
tität. Er bedeutet auch, dass wir Diskri­
minierung auf und hinter der Bühne 
keinen Raum geben. Wenn 1.900 Men­
schen Abend für Abend sehen, wie 

selbstverständlich ein diverses Ensem­
ble gemeinsam tanzt, entsteht eine stil­
le, aber wirksame Botschaft: Vielfalt ist 
keine Bedrohung, sondern Vorausset­
zung für künstlerische Kraft.

In kulturpolitischen Diskussionen 
geht es oft um die Frage, ob sich große 
Ensembles noch »leisten« lassen. Un­
sere Erfahrung ist eine andere: Gerade 
ein festes Ensemble schafft Kontinu­
ität, Wissenstransfer und Sicherheit – 
die Voraussetzungen dafür, dass sich 
Tänzerinnen und Tänzer radikal ver­
ausgaben können, ohne sich selbst zu 
gefährden. In Zeiten, in denen Algo­
rithmen Aufmerksamkeit fragmentie­
ren, setzt der Anblick von 60 Menschen, 
die synchron und zugleich individuell 
auf der Bühne stehen, ein starkes Zei­
chen für die Kraft des Analogen.

Als landeseigenes Haus mit hoher Ei­
genfinanzierungsquote bewegen wir 
uns kulturpolitisch in einem Span­
nungsfeld: Wir müssen ökonomisch 
bestehen und zugleich unserem Auf­
trag gerecht werden, einem breiten Pu­
blikum Kunst und Tanz zugänglich zu 
machen. Showtanz am Palast ist des­
halb mehr als glitzerndes Entertain­
ment. Er ist ein Labor dafür, wie künst­
lerische Exzellenz, wirtschaftlicher Er­
folg und gesellschaftliche Verantwor­
tung zusammengehen können – Abend 
für Abend, Takt für Takt.

Bernd Schmidt ist Intendant und 
Geschäftsführer des Friedrichstadt-
Palastes. Alexandra Georgieva ist 
Ballettdirektorin des Friedrichstadt-
Palastes

»Wo meine Sprache aufhört, fängt mein Körper an«
Hip Hop Tanz oder die Rückeroberung der Würde 

KADIR »AMIGO« MEMIŞ

I ch wurde 1974 in einem Dorf in Ana­
tolien geboren. Während meine El­
tern als sogenannte »Gastarbeiter« 

in Berlin arbeiteten, wuchs ich bei mei­
nen Onkeln auf. Unsere Familie gehörte 
zu den Yörük, Nomaden und Schlichter. 
Zehn Jahre verbrachte ich als Hirte in 
Danışment – ohne Eltern, nah an Tieren 
und Natur. Durch Pfeifen, Geräusche 
und Gesang fand ich Halt und schalte­
te den Kopf aus. 

Mein Tanz begann im Dorf während 
des Ramadan. Ein Poet bat mich, ihn 
trommelnd zu begleiten, gab mir ei­
nen Pelz und sagte: »Wenn ich trommle, 
tanze wie ein Bär.« Unter diesem Pelz 
entstand eine Welt ohne Sprache. Um 
den Bären zu verkörpern, musste ich 
mich selbst vergessen. Diese Erfah­
rung und die Werte der Yörük als No­
maden und Schlichter nahm ich mit 
nach Berlin.

Ankunft in Berlin 

Mit zehn Jahren, 1984, kam ich nach 
Berlin-Wedding zu meinen mir fremd 
gewordenen Eltern. Die Stadt war grau, 
geprägt von Mauer, Schutt und Stille. 

Meine ersten deutschen Wörter waren 
»Brot« und »Mauer«. Zu Hause sprachen 
wir Türkisch, in der Koranschule lern­
te ich Arabisch. Die Schriftzeichen ver­
band ich mit Graffiti – mein Einstieg in 
Urban Calligraphy.

Ich verstand kaum Deutsch, meine 
Sprache entwickelte sich langsam. In 
meiner Klasse tanzte ein Mitschüler mit 
weißen Handschuhen pantomimisch 
eine Scheibe. Das war für mich Zaube­
rei, und ich wollte auch Zauberer wer­
den. Mein Körper wurde mein Ausdruck 
und meine Sprache. Den Tod meines 
Bruders 1992 konnte ich nur durch Tanz 
verarbeiten – auf der Straße, ohne Wor­
te. Hip-Hop wurde meine Schule, die 
Straße mein Klassenzimmer.

Migrantische Communities &  
Hip-Hop

Hip-Hop der 1980er – Wildstyle, Beat 
Street – zeigte uns, wie marginalisierte 
Communities der afroamerikanischen 
und lateinamerikanischen Jugendli­
chen ihre eigene Kultur erschufen. Wir 
als Gastarbeiterkinder erkannten uns 
darin wieder. Die Wut über rassistische 
Anschläge wie in Solingen, Mölln oder 
Berlin konnten wir so kanalisieren. Rap 

wurde unsere Stimme. Türkischsprachi­
ge Rapgruppen wie Islamic Force oder 
Cartel halfen mir, meine Identität zwi­
schen Deutschland und Türkei zu ver­
stehen. Hip-Hop war die Sprache der 
Sprachlosen.

Tanz als Identität

Das erste Gesetz des Hip-Hop lautet: 
Gib dir selbst eine Identität. Meine wur­
de »Amigo«. Ich lernte, die Stadt zu le­
sen, Spuren zu hinterlassen und Fragen 
zu stellen: Wer bin ich? Hip-Hop war 
Brutstätte für Kreativität und Wider­
stand. Aus Frust über Rassismus ent­
standen Crews, aber auch Verantwor­
tung. Kurz nach der Wende gründe­
te ich die Gruppe »Friends«, und 1993 
wurden wir zu den »Flying Steps«. Bei 
der Breaking Weltmeisterschaft »Battle 
of the Year« lernte ich nicht nur Brü­
der und Schwestern aus allen Ecken der 
Welt kennen. Im Battle weckte ich auch 
den Bären aus meiner Kindheit in mir 
und fand den Weg über den Tanz zu mir. 
Als Antwort auf den Rassismus und auf 
die Morde an meinem Bruder und am 
Berliner Community Aktivist Maxim 
entschied ich mich, Hip-Hop für sozi­
ale Gerechtigkeit zu nutzen. 

Battles & Community-Aufbau

In den 1990ern wuchs die Battle-Kul­
tur in Jugendclubs und Straßen ganz 
Deutschlands. Topdance und Funk Styles 
wie Locking, Popping, House, Hip Hop 
Freestyle und New Jack Swing sowie 
der übermenschlich-dynamische Tanz 
Breaking entwickelten eigene Räume 
und Communities. Mit Takao Baba grün­
dete ich das Funkin’ Stylez Festival – aus 
der Kultur für die Kultur. Battles wur­
den Orte des Austauschs, Tanz schuf 
Gemeinschaft über Sprache hinaus. In 
dem Tanzkreis der Kultur – dem Cypher 

– sind Deine Religion, ethnische Her­
kunft, oder Gender egal, solange Du die 
Kultur respektierst. Neue Formate wie 
»Me Against the Music« öffneten Räume 
für Freestyle, Storytelling und Voguing. 
Die Auseinandersetzung mit Geschich­
te, Gender und Haltung vertiefte mein 
Verständnis von Bewegung.

Pina Bausch & Choreografie

1998 traf ich Pina Bausch. Sie sagte 
zu mir: »Wenn du Choreograf werden 
willst, fang jetzt an.« Da verstand ich: 
Ich will Tanz schreiben. Hip-Hop und 
Theater zu verbinden wurde mein Weg. 
So entwickelte ich das erste Theater­
stück unter eigenem Namen. Aus den 

Recherchen kreierte ich einen eigenen 
Stil »Zeybreak« – eine Mischung aus der 
türkischen Zeybek Kultur (Zeybeks sind 
die Robin Hoods der Türkei) und Brea­
king. Tanz und Schrift waren von Anfang 
an unzertrennliche Geschwister. An der 
Berliner Mauer lernte ich Graffiti kennen 
und auf der Straße den Tanz, und aus der 
Fusion aus Wand und Boden entstand 
»Urban Dance Calligraphy«.

Vermittlungsarbeit & Zukunft

All diese Erfahrungen wollte ich nicht 
für mich behalten. Seit Jahrzehn­
ten unterrichte ich in Jugendhäusern, 
gebe Workshops und bilde Tänzerin­
nen und Tänzer aus – nach dem Prin­
zip »Each one, teach one«. Projekte mit 
dem Goethe-Institut, mit Menschen mit 
Fluchterfahrung oder Inhaftierten zei­
gen mir: Urbaner Tanz stärkt, verbindet 
und gibt Perspektiven und Antworten.

Hip-Hop ist mehr als Tanz. Er ist 
Kultur, Haltung und Gemeinschaft. Je­
der ist willkommen. Wenn Menschen 
ihre eigene Geschichte mit Hip-Hop 
verbinden, entsteht etwas Echtes. Was 
du nimmst, gibst du weiter.

Kadir »Amigo« Memiş ist Tänzer, 
Choreograf, Urban Calligraphy- und 
Performance-Künstler aus Berlin
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Dadurch wird Tanz  
zu einer dynamischen, 
vielschichtigen Erfah-
rung, die Menschen 
im Umgang mit ihrer 
Krankheit unterstüt-
zen kann

»Die Verbeugung«
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Der Gesellschaftstanz im Wandel der Zeit
Eine Begriffsbestimmung

JÜRGEN BALL

E s waren, es ist einige Jahrhun­
derte her, die höfischen Tänze, 
die genutzt wurden, um die jun­

gen Damen und Herren (Debütantinnen 
und Debütanten) der gehobenen Klas­
sen in die »Gesellschaft« einzuführen 
und sie somit auch gesellschaftsfähig 
zu machen. Gleichzeitig wurde der Tanz 
in dieser Gesellschaft genutzt, um die 
jungen Damen und Herren zu verkup­
peln. Erst zum Ende des 19. Jahrhun­
derts wurden diese Tänze auch vom 
»normalen Volk« aufgenommen, und 
es entstand zu Beginn des 20. Jahrhun­
derts eine wahre Revolution der tänze­
rischen Befreiung in den verschiedenen 
Bevölkerungsklassen. Gerade die be­
rühmten 20er Jahre zeigen dies deut­
lich im Umgang mit dem Tanz in der 
öffentlichen Gesellschaft. 

Parallel zu den Volkstänzen entstand 
Anfang des 20. Jahrhunderts der Gesell­
schaftstanz, wie wir ihn seit 125 Jahren 
kennen und so nennen. Die Grundlagen 
dazu wurden in den vielen öffentlichen 

Tanz- und Ballveranstaltungen geschaf­
fen. Die Menschen wollten zu Musik 
tanzen können, und so entstand der 
Boom der Tanzschulen, der sich be­
sonders nach dem Zweiten Weltkrieg 
und dem Wiederaufbau abzeichnete.

Die Tanzlehrerinnen und Tanzleh­
rer unterrichteten in ihren Tanzschu­
len, auch oft in gemieteten Sälen das, 
was zum guten Ton für alle Tanzveran­
staltungen zählte; es ging darum, sich 
elegant und gewandt nach Musik be­
wegen zu können. 

Die Gesellschaftstänze wurden bis 
zum Ende des 20. Jahrhunderts in den 
Tanzschulen in Standard- und Latein­
tänze eingeteilt. Die jungen Elevinnen 
und Eleven wurden in den Tanzschu­
len auch im Umgang miteinander (Um­
gangsformen) unterrichtet und dann 
durch die vielen Premierenbälle, die 
es in Deutschland gab, in die Gesell­
schaft eingeführt. 

Tänze wie Discofox, Mambo/Salsa, 
Tango Argentino, Swing und viele mehr 
wurden als Spezialtänze bzw. kurzlebi­
ge Trends bezeichnet und hatten nicht 
zwingend eine Basis in den deutschen 
Tanzschulen. Der Film »Dirty Dancing«, 

der Ende 1987 in die deutschen Kinos 
kam, ist dafür ein gutes Beispiel. Alle 
wollten diesen Tanz Mambo lernen, 
er war der Vorreiter des tänzerischen 
Wandels im Gesellschaftstanz, obwohl 
er erstmal nur als Spezialtanz angese­
hen wurde.

Die Tatsache, dass sich die Musik ver­
änderte, die Menschen sich mit einfa­
chen Bewegungen zur aktuellen Musik 
bewegen wollten, hat die Grundlage da­
für geschaffen, dass sich auch die Tanz­
schulen neu positionieren mussten. Tän­
ze wie Discofox, Salsa, Tango Argentino, 
Swing usw. wurden zum Bestandteil des 
Unterrichts in den Tanzschulen und so­
mit auch gesellschaftsfähig.

Interessant ist, dass sich das The­
ma der Umgangsformen nicht sehr ge­
wandelt hat, denn immer noch zählt 
es zu den Aufgaben der Tanzlehrerin­
nen und Tanzlehrer, die jungen Tänze­
rinnen und Tänzer im Umgang mitei­
nander zu unterstützen und ihnen die 
Grundregeln für die Gesellschaft mitzu­
geben. Der Allgemeine Deutsche Tanz­
lehrerverband (ADTV) unterstützt dies 
mit dem »Anti Blamier Programm« und 
sieht darin, gerade in der heutigen Zeit, 

eine wichtige Bereicherung für die he­
ranwachsenden Generationen durch 
die Tanzlehrenden.

Das Bild, das noch vor 30 Jahren bei 
dem Begriff Tanzschule in vielen Köp­
fen aufpoppte, hat sich sehr gewandelt. 
Junge Menschen gehen in die Tanz­
schule, um einander kennenzulernen 
und wegen der guten sozialen Kontak­
te. Sie sehen den Tanz in seiner spie­
lerischen Form und nicht mehr als ein 
Muss mit vielen Beschränkungen. Sie 
lernen die Tänze nach den Musiken, die 
auch aktuell gespielt werden, kennen 
aber z. B. auch noch den Wiener Walzer 
als Balleröffnung. Viele lernen auch den 
Tanz in der Form des Hip-Hop, Break­
dance, Contemporary usw., kennen und 
finden dort ihre Freude bzw. tänzeri­
sche Berufung.

Ein Bereich, der auch erwähnt wer­
den muss, ist das sportive Tanzen. Die­
ses ist gleichberechtigt im Paar- bzw. 
Solotanz zu sehen. Grundlegend steckt 
in vielen von uns immer das Bedürfnis, 
sich mit anderen Menschen zu mes­
sen bzw. sich selbst einzuschätzen. Für 
diesen Bereich gibt es das Medaillen­
tanzen in den Stufen Bronze, Silber und 

Gold. Hier kann man für sich selbst eine 
Einschätzung seines Könnens vorneh­
men lassen. Es geht, ähnlich wie bei der 
heutigen Form der Bundesjugendspie­
le, mehr um die eigene Bewegung und 
den individuellen Umgang damit als um 
den Wettkampf mit einer Punktetabelle.

Diejenigen, die den tatsächlichen 
Wettkampf wollen, finden sich im Tanz­
sport wieder. Auch wenn das breite In­
teresse am Tanzsport im Paartanz­
bereich, sowohl im Amateur- als auch 
im Profibereich, nachgelassen hat, so ist 
der Solotanzbereich – Breaking wurde 
sogar im Jahr 2024 erstmals eine olym­
pische Disziplin – für viele Akteure, ge­
rade weil es hier um Individualität geht, 
besonders beliebt. 

Alles, was hier genannt wurde, steht 
unter dem Begriff: Gesellschaftstanz. 
Er hat einen besonderen Stellenwert 
im kulturellen und sozialen Umfeld. 
Die Musik und der Tanz bringen Men­
schen zusammen, und dies soll die 
Gesellschaft stärken und einen!

Jürgen Ball ist Präsident des  
Allgemeinen Deutschen Tanzlehrer
verbandes e. V.

Tanz und Parkinson 
Wie Bewegung  
Leben verändert

MONICA GILLETTE

T anz wird zunehmend als An­
satz genutzt und erforscht, um 
die Lebensqualität von Men­
schen mit Bewegungsstörun­

gen wie Parkinson zu verbessern. Die 
Idee, Tanz und Parkinson zu verbinden, 
entstand vor über 25 Jahren in den Ver­
einigten Staaten. Seitdem hat sie sich 
über die ganze Welt ausgebreitet und 
unzählige Leben verbessert – sowohl die 
der Menschen mit Parkinson als auch die 
der vielen beteiligten Tänzerinnen und 
Tänzer sowie der Organisationen, die 
entsprechende Kurse anbieten.

Die Anfänge sind von entscheidender 
Bedeutung, da die Bewegung aus einer 
privaten Initiative hervorging und im 
professionellen Tanzfeld früh Resonanz 
fand. Als die renommierte Mark Mor­
ris Dance Company ein neues Proben­
zentrum in Brooklyn errichtete, brachte 
die Visionärin Olie Westheimer, Grün­
derin und ehemalige Geschäftsführerin 
der Brooklyn Parkinson’s Group, den 
Vorschlag ein, Tanzkurse für die Mit­
glieder ihrer Gruppe anzubieten. Sie 
vermutete, dass das Wissen professio­
neller Tänzerinnen und Tänzer über 
Bewegung, Ausdruck, Musikalität und 
Kunstfertigkeit Menschen mit Parkin­
son zugutekommen könnte – und sie 
sollte Recht behalten. Dies stieß bei 
David Leventhal auf offene Ohren. Da­
mals war er Tänzer bei der Mark Morris 
Dance Company, heute ist er Geschäfts­
führer von Dance for PD®. Er begann, 
sich im Studio mit einigen Parkinson-
Patienten aus der Nachbarschaft zu 

treffen, um gemeinsam herauszufin­
den, was genau ihnen helfen könnte.

Mittlerweile gibt es Tanzangebote 
für Menschen mit Parkinson in über 
30 Ländern; in unterschiedlichen kul­
turellen und wissenschaftlichen Kon­
texten wurden verschiedene künstle­
rische Ansätze entwickelt. Ein wesent­
licher Grund für diesen Erfolg ist, dass 
das Tanzen alle Aspekte des Menschen 
anspricht: den Körper, die Kreativität, 
das Ausdrucksvermögen und die Emoti­
onen. Dadurch wird Tanz zu einer dyna­
mischen, vielschichtigen Erfahrung, die 
Menschen im Umgang mit ihrer Krank­
heit unterstützen kann – insbesonde­
re, wenn Medikamente nicht ausrei­
chen und eine Heilung weiterhin außer 
Reichweite ist.

Weltweit sind Millionen Menschen 
von der neurodegenerativen Erkran­
kung Parkinson betroffen. Sie tritt auf, 
wenn das Gehirn die Dopamin produ­
zierenden Zellen in der Region der Ba­
salganglien verliert. Dopamin ermög­
licht die Kommunikation zwischen 
Gehirn und Körper und spielt eine 
wichtige Rolle bei der Auslösung und 
Steuerung von Bewegungen. Auf kör­
perlicher Ebene äußern sich die Symp­
tome unterschiedlich, unter anderem 
durch Muskelstarre, Unbeweglichkeit, 
verlangsamte Bewegungen und Zittern. 
Neben den motorischen Fähigkeiten 
beeinträchtigt Parkinson auch die Kom­
munikations- und Ausdrucksfähigkeit, 
was dazu führt, dass sich Mimik, Gestik 
und Körpersprache verändern.

Das Tanzen eröffnet eine einzig­
artige Möglichkeit, die Lebensquali­
tät von Menschen mit dieser Krank­
heit zu verbessern, da hierbei Bewe­
gung und Ausdruck auf emotionaler, 
sozialer, kognitiver und körperlicher 
Ebene aktiviert werden. So kann das 
Tanztraining durch die Stärkung des 
Körper- und Emotionsbewusstseins zu 
einer Verbesserung der motorischen Fä­
higkeiten, einer gesteigerten Koordina­
tion und Bewegungsfreiheit, einer opti­
mierten Gedächtnisfunktion sowie ei­
ner Verringerung von Angstzuständen, 
Depressionen und Traumareaktionen 
beitragen. Parkinson äußert sich bei je­
dem Menschen unterschiedlich und be­
ginnt in der Regel an einer Körperhälf­
te, bevor die Erkrankung sich allmäh­
lich ausbreitet. Die Symptome unterlie­
gen starken Schwankungen, wodurch 

sich die Situation der Erkrankten im­
mer wieder verändert. Durch das Tan­
zen finden viele Erkrankte neue Stra­
tegien, um kreativ auf diese Schwan­
kungen zu reagieren und trotz der fort­
schreitenden und aktuell leider noch 
unheilbaren Krankheit ein aktives Le­
ben zu führen.

Die Schnittstelle zwischen Tanz und 
Neurowissenschaften ist zu einem er­
giebigen Forschungsgebiet geworden, 
das Einblicke in die Auswirkungen von 
Bewegung auf die Gesundheit des Ge­
hirns liefert. Ramunė Dirvanskienė, 
Neurologin und Associate Professor an 
der Universität Vilnius, beschreibt Neu­
roplastizität hierbei als einen Schlüs­
selmechanismus. Sie hat beschrieben, 
wie Tanz die Fähigkeit des Gehirns för­
dert, neue Nervenbahnen zu schaffen, 
die Verluste an kognitiven oder körper­
lichen Funktionen ausgleichen können. 
Die Spontaneität und Unvorhersehbar­
keit des improvisierten Tanzes sorgen 
für eine reichhaltige Stimulation des 
Gehirns. Hinzu kommt die neuronale 
Aktivierung beim Erlernen von Tanz­
schritten und Choreografien sowie bei 
der bewussten Korrektur von Fehlern. 
Dabei ist der Effekt deutlich stärker, 
wenn Bewegungen selbst initiiert und 
nicht andere nachgeahmt werden.

Bas Bloem, Professor für neurologi­
sche Bewegungsstörungen am Radboud 
University Medical Centre in Nijme­
gen befasst sich mit den unmittelbaren 
Auswirkungen des Tanzens. Im Gegen­
satz zu medizinischen Maßnahmen, de­
ren Ergebnisse oft erst nach Monaten 
sichtbar werden, sind die Vorteile des 
Tanzens – wie die Überwindung moto­
rischer Blockaden und das Finden neu­
er Bewegungsmuster – oft sofort spür­
bar. Dieses unmittelbare Feedback kann 
die Teilnehmenden zur regelmäßigen 
Bewegung motivieren und ihnen dabei 
helfen, mit Depressionen und Ängsten 
umzugehen. In »If Art Were a Drug: Im­
plications for Parkinson’s Disease« kam 
Bloem zu dem Schluss, dass künstle­
rische Maßnahmen das Potenzial zur 
Verbesserung motorischer und nicht-
motorischer Symptome haben und sich 
positiv auf das emotionale und kogni­
tive Wohlbefinden sowie die Lebens­
qualität auswirken. Zusätzlich ermög­
lichen sie eine individuelle Anpassung 
an die Bedürfnisse von Menschen mit 
Parkinson und tragen so zur Selbst­
bestimmung bei.

Die positiven Effekte des Tanzens 
auf Menschen mit Parkinson sind 
gut erforscht und werden sowohl auf 

sozialer als auch auf medizinischer Ebe­
ne stetig weiterentwickelt und aner­
kannt. Gut dokumentiert sind auch die 
große Bedeutung und Möglichkeiten 
der beruflichen Entwicklung für Tän­
zerinnen und Tänzer sowie Kultur­
institutionen. Im EU-geförderten Pro­
jekt »Dance Well«, einem dreijährigen 
Vorhaben zur Entwicklung von Tanz­
angeboten für Menschen mit Parkinson 
an sechs Standorten in Europa, darunter 
das K3 – Zentrum für Choreographie | 
Tanzplan Hamburg, standen insbe­
sondere der Aufbau von Kompetenzen, 

sektorübergreifendes Lernen, neue 
Modelle der Inklusion sowie trans­
nationale Vernetzung im Fokus.

Um dieses Potenzial weiter auszubau­
en und möglichst vielen Menschen auf 
allen Ebenen Zugang zu solchen Ange­
boten zu ermöglichen ist es entschei­
dend, dass Kultur, Gesundheitswesen 
und Medizin zusammenarbeiten und 
entsprechende Initiativen unterstüt­
zen. Denn Tanzen verbessert das Leben. 

Monica Gillette ist Co-Intendantin  
der Tanztriennale Hamburg
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In unseren Pro-
jekten werden 
soziale Wirklich
keiten erfahr-
bar. Tanzend 
treten wir in 
Beziehung zu 
uns selbst und 
der Welt. Tanz 
eröffnet tempo-
räre Räume ge-
lebter Utopien, 
in denen Gleich-
heit, Respekt 
und Solidarität 
nicht behauptet, 
sondern erprobt 
und verkörpert 
werden

»Die Verbeugung«

»Airtime« auf einem Hiphop Battle
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Tänzer ohne Grenzen
Tanz als soziale und politische Praxis

BE VAN VARK

T änzer* ohne Grenzen ist eine 
interdisziplinäre Gemeinschaft 
von Kunst- und Kulturschaffen­
den mit dem Schwerpunkt Tanz, 

die sich seit vielen Jahren im Spannungs­
feld von Kunst, Gesellschaft und Politik 
bewegt. Ihre Arbeit entsteht in sehr un­
terschiedlichen Kontexten – regional, 
national und international – in Städten 
und ländlichen Räumen, in Grenzregi­
onen, in Bildungseinrichtungen, im öf­
fentlichen Raum sowie in Institutionen  
der Hochkultur.

Die Arbeit ist konsequent partizipativ 
angelegt. Partizipation bedeutet hier die 
Mitgestaltung realer Prozesse. Menschen 
mit unterschiedlichen Hintergründen, ver­
schiedener Altersgruppen und körper­
lichen Voraussetzungen sind nicht Ziel­
gruppe, sondern Mitwirkende künstleri­
scher Entscheidungen. Die Arbeitsweise 
ist geprägt von Offenheit für die Exper­
tise der Beteiligten. Unterschiedliche Er­
fahrungen und Fähigkeiten werden nicht 
nivelliert, sondern als Ressource verstan­
den. Der oft zitierte Satz eines Mitwirken­
den – »We are creating something beau­
tiful from our differences« – beschreibt 
diesen Ansatz prägnant. Tanz wird so zu 
einem Ort politischer und menschlicher 
Bildung, zu einem Denken mit dem Körper.

Besondere Bedeutung kommt dem je­
weiligen Ort zu. Viele Projekte entstehen 
bewusst außerhalb etablierter Kultur­
zentren. Der sogenannte »Dritte Raum«  
 – das Arbeiten in nicht eindeutig codier­
ten Kontexten – ermöglicht es, gewohnte 
Rollen und Zuschreibungen zu hinterfra­
gen. Gleichzeitig werden auch Räume der 
Hochkultur bespielt und angeeignet. Die­
se Bewegung in beide Richtungen macht 
kulturelle Blasen durchlässiger und eröff­
net neue Begegnungsräume.

Ein exemplarisches Projekt ist »Das Fest  
 – Tanz auf dem Plateau«, das zwischen 
2022 und 2025 in der Grenzregion zwi­
schen Mecklenburg-Vorpommern, Bran­
denburg und Polen realisiert wurde. Hun­
derte Menschen – darunter Kinder, Seni­
orinnen und Senioren, Vereine, Chöre, 
Landfrauen und Menschen mit Demenz  

 – wirkten gemeinsam an einer Tanzthea­
terarbeit mit. Eine lange Tafel als zentra­
les Bühnenbild wurde zum Spielort, zum 
Ort der Begegnung und des Austauschs. 
Der Weg dorthin war von Skepsis geprägt. 
Vor Ort zu bleiben, Kontinuität zu zeigen 
und bewusst mit positiven Narrativen zu 
arbeiten, um negativen Denkmustern ent­
gegenzuwirken, führte schließlich dazu, 
bestehende Ressentiments – auch grenz­
überschreitend – sichtbar abzubauen. Die 
Wirkung hält bis heute an. Viele Beteilig­
te beschreiben ein neues Gefühl von Zu­
gehörigkeit und Beheimatung.

Ein weiteres Beispiel für die langfris­
tige Wirksamkeit partizipativer Arbeits­
weisen ist die seit 2012 bestehende Ko­
operation mit der Bürgerstiftung Halle/
Saale. Im Rahmen des Programms »Max 
macht Oper« entstehen zahlreiche Pro­
jekte, die Brücken zwischen Institutionen, 
Stadtgesellschaft und künstlerischer Pra­
xis schlagen. Ein frühes Ergebnis war das 
Projekt »Kleines Gedicht für große Stotte­
rer«, ausgezeichnet im Wettbewerb Kinder 
zum Olymp der Kulturstiftung der Länder. 
Bereits hier zeigte sich, wie künstlerische 
Prozesse Räume öffnen können für Stim­
men und Körper, die im öffentlichen Dis­
kurs häufig marginalisiert sind.

Zwischen 2017 und 2021 folgte mit 
»Eine Stadt tanzt« eine Reihe groß ange­
legter Tanzprojekte im Opernhaus Halle/ 
Saale mit jeweils über 100 Beteiligten. 
Bürgerinnen und Bürger unterschiedlichs­
ter Altersgruppen, Hintergründe und Er­
fahrungswelten wurden Teil eines gemein­
samen choreografischen Prozesses. Kenn­
zeichnend für die Kooperation ist weniger 
die Abfolge einzelner Projekte als vielmehr 
der Aufbau tragfähiger Strukturen. Über 
Jahre hinweg konnten Vertrauen, gemein­
same Arbeitsweisen und eine ungewöhn­
liche Allianz zwischen freier Kunstpraxis 
und Zivilgesellschaft entstehen. Immer 
wieder werden neue Formate erprobt, be­
stehende Ansätze weiterentwickelt. Die 
Projekte wirken nicht nur in den Auffüh­
rungen selbst, sondern schreiben sich in 
die Stadtgesellschaft hinein und verändern 
nachhaltig Wahrnehmungen von Teilhabe, 
Autoren- und Autorinnenschaft und kul­
tureller Zugehörigkeit.

Auch transnationale Projekte sowie gene­
rationsübergreifende Arbeiten entstehen 
aus diesem prozess- und gemeinschafts­
orientierten Ansatz. Sie sind eingebettet 
in die Themenschwerpunkte von Tänzer* 
ohne Grenzen für die Jahre 2025/2026: 
MUT und WIR. MUT steht für den Mut zum 
demokratischen Handeln und für Ermäch­
tigung durch künstlerische Praxis. WIR 
verweist auf den Umgang mit gesellschaft­
licher Vielfalt, sozialer Gerechtigkeit und 
auf die Frage: Wer wollen wir miteinander 
sein? Diese Themen bleiben nicht abstrakt, 
sondern werden in konkreten künstleri­
schen Prozessen praktisch verhandelt und 
erfahrbar gemacht.

Exemplarisch zeigen dies die Beteili­
gung an den Global Water Dances sowie 
der Tanzfilm »Ich gehe langsam aus der 
Welt heraus« (2025).

Tänzer* ohne Grenzen gestaltet die in­
ternationale Bewegung Global Water Dan­
ces aktiv mit, verantwortet die Umsetzung 
und Koordination von bis zu 20 internati­
onalen Vorhaben des Netzwerks, das sich 
mit Wasser, Gerechtigkeit und Lebens­
grundlage auseinandersetzt und alle zwei 
Jahre zeitgleich an zahlreichen Orten welt­
weit Community-Tanzprojekte realisiert. 
Die gemeinsame thematische Setzung 
schafft globale Verbindung, während die 
konkrete Ausgestaltung aus den jeweiligen 
lokalen Kontexten heraus entwickelt wird. 
Ein aktuelles Beispiel ist die Zusammen­
arbeit mit der Street Child Empowerment 
Foundation in Accra (Ghana). Ausgangs­
punkt war die Frage nach dem Zugang zu 
Wasser als sozialer, politischer, spiritu­
eller und körperlich erfahrbarer Realität. 
In gemeinsamen Proben arbeiteten jun­
ge in Deutschland lebende sowie ghana­
ische Künstlerinnen und Künstler an Be­
wegungsmaterial, das ihre alltäglichen Er­
fahrungen mit Wasser, Mangel, Verantwor­
tung und Ungleichheit widerspiegelt. Der 
öffentliche Aufführungsraum im urbanen 
Kontext Accras war Teil des künstlerischen 
Konzepts und richtete sich bewusst an die 
lokale Öffentlichkeit. Der transnationa­
le Charakter des Projekts setzt sich fort: 
Die in Accra entwickelte Arbeit bildet die 
Grundlage für eine Weiterarbeit in Ber­
lin im Jahr 2026, gefördert im Programm 

Engagement Global des Bundesministeri­
ums für wirtschaftliche Zusammenarbeit 
(BMZ). Dabei geht es nicht um Reproduk­
tion, sondern um Übersetzung zwischen 
unterschiedlichen gesellschaftlichen Kon­
texten. Der künstlerische Prozess wird so 
zu einem Mittel transkulturellen Dialogs, 
der auf Begegnung und geteilter Erfah­
rung basiert.

Einen leiseren, aber ebenso politischen 
Schwerpunkt setzt die generationsüber­
greifende Arbeit »Ich gehe langsam aus 
der Welt heraus« (2025). In Zusammen­
arbeit mit der 97-jährigen Hildegard ent­
stand ein Tanzfilm über Leben und Ster­
ben. In einer Gesellschaft, in der hohes 
Alter, Pflegebedürftigkeit und Tod häufig 
verdrängt werden, setzt das Projekt be­
wusst Gegenbilder.

Der Film ist zugleich Ausgangspunkt 
für generationsübergreifende Workshops 
in Berlin mit Menschen mit Demenz und 
Parkinson, Angehörigen, Pflegekräften so­
wie jüngeren Teilnehmenden. Tanz bietet 
hier als Kommunikationsform jenseits von 
Sprache Anschlussfähigkeit auch dort, wo 
sprachliche oder kognitive Fähigkeiten 
eingeschränkt sind.

In unseren Projekten werden soziale 
Wirklichkeiten erfahrbar. Tanzend tre­
ten wir in Beziehung zu uns selbst und 
der Welt. Tanz eröffnet temporäre Räu­
me gelebter Utopien, in denen Gleichheit, 
Respekt und Solidarität nicht behauptet, 
sondern erprobt und verkörpert werden. 
Die Wirkung entfaltet sich nicht nur auf 
der Bühne oder im Film, sondern im so­
zialen Umfeld der Beteiligten: in verän­
derten Selbstbildern, neuen Formen von 
Verantwortung und erweiterten Perspek­
tiven auf Gemeinschaft, Alter, Gerechtig­
keit und globale Zusammenhänge. Was im 
Kleinen erprobt wird – Zuhören, Aushan­
deln, Ausprobieren, Verantwortung, Für­
sorge – kann Muster für das große Ganze 
sein. In diesem Sinne ist die Arbeit von 
Tänzer* ohne Grenzen eine fortlaufende 
Untersuchung der Frage, wie wir zusam­
menleben wollen – und wie Kunst dazu 
beitragen kann.

Be van Vark ist die Künstlerische Leiterin 
des Vereins Tänzer* ohne Grenzen
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»Masurca Fogo«. Ein Stück von Pina Bausch, getanzt von Pau Aran Gimeno
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In choreografischen 
Prozessen werden 
Machtverhältnisse, 
Zugehörigkeit und Dif-
ferenz sichtbar, spür-
bar und verhandelbar 
gemacht

Tanz in ländlichen Räumen
ChanceTanz und  
»tanz weit draußen« 

MARTINA KESSEL

M it ChanceTanz fördert Aktion 
Tanz – Bundesverband Tanz 
in Bildung und Gesellschaft 

e. V. bundesweit partizipative Tanzpro­
jekte mit Kindern und Jugendlichen. 
Dies tun wir als Programmpartner des 
Bundesministeriums für Bildung, Fa­
milie, Senioren, Frauen und Jugend im 
Rahmen von »Kultur macht stark«. Mit 
neun Millionen Euro über fünf Jahre 
fördern wir Projekte, in denen Kinder 
und Jugendliche erreicht werden, die 
aufgrund von Risikolagen wie Arbeits­
losigkeit der Eltern wenig Zugang zu 
kulturellen Angeboten haben. 

Seit 2023 legen wir einen besonde­
ren Fokus auf Kinder und Jugendliche 
in ländlichen Regionen, und so finden 
mittlerweile über 30 Prozent der geför­
derten Projekte jenseits urbaner Zen­
tren statt. Diese Quote ist nicht schlecht, 
doch angesichts der Tatsache, dass laut 
Thünen-Typologie über die Hälfte der 

Bevölkerung Deutschlands in ländlichen 
Regionen lebt, noch nicht zufriedenstel­
lend. Das hat jedoch eindeutige Gründe. 
Einrichtungen des Tanzes sind in länd­
lichen Regionen unterrepräsentiert, was 
dazu führt, dass wenige Tanzkünstlerin­
nen und -künstler oder Tanzvermittle­
rinnen und -vermittler jenseits urba­
ner Ballungszentren ansässig sind. Im 
Vergleich zu anderen kulturellen und 
künstlerischen Genres ist der Tanz in 
Deutschland strukturell noch schwach 
aufgestellt. Und dies gilt insbesondere 
für die ländlichen Räume. 

Seit 2022 ist Aktion Tanz Träger 
des Netzwerkes »tanz weit draußen«, 
das bis 2025 im Rahmen des Projekts 
»Verbindungen fördern« vom Bundes­
verband Freie Darstellende Künste 
(BFDK) durch das BKM gefördert wur­
de. Ziel des Netzwerkes ist es, den Tanz 
in ländlichen Regionen zu stärken. Mit 
erfahrenen Partnern, wie der Tanzszene 
Baden-Württemberg, der Tanzregion 
Mecklenburg-Vorpommern, der fabrik 
Potsdam, tanz.nord und anderen arbei­
ten wir an Formaten und Strategien, 
den Tanz in ländlichen Regionen sicht­
barer und stärker zu machen. 

Viele der Tanzkünstlerinnen, die im 
Rahmen von ChanceTanz oder »tanz 
weit draußen« tätig sind und Tanzange­
bote für Kinder, Jugendliche oder auch 
Erwachsene machen, haben viele Jahre 
in Städten gelebt, bevor sie ein neues 
Leben auf dem Land beginnen, in ihre 
Heimat zurückkehren oder sich für ein 
Pendlerleben zwischen Stadt und Land 
entscheiden. Doch wie kreiert man An­
gebote, die von der Bevölkerung ange­
nommen werden? Wie knüpft man an 
Lebensrealitäten des ländlichen Rau­
mes an, die man selbst eventuell kaum 
kennt? Im Rahmen von ChanceTanz ist 
die Basis aller Projekte, unabhängig von 
ihrer Verortung, immer das Schmie­
den eines Bündnisses, das aus mindes­
tens drei Organisationen besteht. Die­
se Bündnisse sollen das Erreichen der 
Kinder und Jugendlichen sichern, die 
künstlerische Expertise gewährleisten 
und entweder thematische Kenntnisse 
vertiefen oder sozialräumliche Erwei­
terungen schaffen. Kooperationen und 
das Setzen auf lokale Expertise ist ein 
Schlüssel für ein erfolgreiches Ange­
bot in ländlichen Regionen. An Orten, 
in denen Kunst nicht von der eigenen 

Bubble lebt, ist Anschlussfähigkeit ge­
fragt. Dies setzt ein ehrliches Interesse 
an den Lebenswirklichkeiten der Men­
schen vor Ort voraus. Und hier können 
die urbanen Zentren von den ländlichen 
Räumen lernen. Die Zeiten der Kunst­
paläste sind vorbei. Wenn wir auch in 
den Städten mit Kunst und Kultur die 
Vielfalt erreichen wollen, dann muss 
man auch hier öfter jenseits der eige­
nen Kunstwelt hinsehen und zuhören. 
Die Entwicklung des Tanzes in länd­
lichen Regionen ist also viel mehr als 
die Beschäftigung mit der Kunstform 
Tanz. Es ist ein Suchen und Laborie­
ren an den Grundwerten unserer Ge­
sellschaft, in der gerechte Zugänge zu 
Kunst und Kultur ein wichtiger Grund­
pfeiler sind, um sich selbst in der Welt 
zu verorten, seine Stimme zu erheben, 
seine Position bewegend zu eruieren 
und ein neues Miteinander in Bewe­
gung zu erforschen. 

In den ChanceTanz-Projekten kom­
men viele junge Menschen erstmals mit 
Tanz und seinen Ausdrucksmöglichkei­
ten, die er als ganzheitliche Kunstform 
bietet, in Kontakt. Nein, nicht immer 
verändert sich dadurch das gesamte 
Leben junger Menschen, aber für viele 
eröffnet sich eine neue Welt der Kom­
munikation, der Präsenz, des Glücks, 
indem man sich in Bewegung verliert, 

sie modelliert, probiert und sich freud­
voll selbst neu spürt – allein, im Team, 
im Duett. 

Dass unser Fokus im Rahmen von 
ChanceTanz von dem Projekt »tanz 
weit draußen« flankiert werden konn­
te, war ein Glücksfall. Aber ein wichti­
ger, um den Tanz in ländlichen Regio­
nen zu stärken. Umso fataler ist es, dass 
»Verbindungen fördern« nicht fortge­
führt wird und das Netzwerk letztlich 
nur noch ehrenamtlich agieren kann. 
Den Tanz als freie darstellende Kunst­
form auch hier nicht mehr zu fördern, ist 
ein schwerer Schlag. Wir können nur auf 
eine Korrektur dieser Entscheidung hof­
fen. Ebenso hoffen wir auf eine Fortset­
zung von »Kultur macht stark«. Die der­
zeitige Förderphase endet 2027 und da­
mit auch ChanceTanz. Hoffen lässt uns 
die Tatsache, dass »Kultur macht stark« 
im Koalitionsvertrag erwähnt wurde. Es 
kann auch nicht ernsthaft einen Grund 
geben, an der Bildung von Kindern und 
Jugendlichen zu sparen. Das Erleben des 
eigenen Körpers – im Raum und mit an­
deren – ist wichtiger denn je in diesen 
zunehmend aufreibenden Zeiten. 

Martina Kessel ist Projektleiterin von 
ChanceTanz und Gründungsmitglied 
von Aktion Tanz – Bundesverband Tanz 
in Bildung und Gesellschaft e. V.  

Von- und Miteinander lernen 
Tandem Tanz und Schule

ANNA-LU MASCH &  
SONIA FRANKEN

A m Anfang steht ein »Blind 
Date«: Lehrkraft und Tanz­
schaffende treffen sich zum 
ersten Kurs des Qualifizie­

rungsprogramms »Tandem Tanz und 
Schule NRW«, mit Zeit für Gespräche, 
biografische Reflexion und für das ge­
meinsame Bewegen. Im Studio wird im­
provisiert, gespiegelt, Rollen werden 
gewechselt, Zusammenarbeit wörtlich 
in Bewegung übersetzt. Dieser Auftakt 
markiert den Startschuss für ein Schul­
jahr, in dem beide Professionen auf 
Augenhöhe eine gemeinsame Sprache 
entwickeln – eine Praxis, in der unter­
schiedliche Perspektiven sichtbar wer­
den, ohne zu trennen.

Bundesweit gibt es zahlreiche Formate 
im Bereich Tanz in der Schule. Das Mo­
dellprojekt von Aktion Tanz – Bundes­
verband Tanz in Bildung und Gesell­
schaft e. V. – verfolgt einen neuen 
strukturpolitischen Ansatz. Als Fort­
bildungsprogramm für Lehrkräfte und 
Tanzschaffende verbindet es tanzkünst­
lerische Praxis, multiprofessionelle 
Kooperation und Schulentwicklung 
miteinander. Bis zu 15 Tandems pro 
Durchgang entwickeln und realisieren 
Projekte für und mit ihren Lerngrup­
pen und schließen mit einem projekt­
spezifischen Tandem-Tanz-Zertifikat 
von Aktion Tanz e. V. ab. Damit reagiert 
das vom Land NRW und der Kulturstif­
tung der Länder von 2024 bis 2027 ge­
förderte Programm auf eine bildungs­
politische Leerstelle: Tanz ist zwar cur­
ricular integriert, wird aber selten um­
gesetzt und ist strukturell weder als 
Fach noch als künstlerische Expertise 
in der Schulentwicklung verankert.

Zentral ist das multiprofessionelle Set­
ting, mit direktem Praxistransfer: Nicht 
einzelne Lehrkräfte »holen sich Metho­
den ab«, sondern es entsteht ein ge­
meinsames Entwicklungsfeld, in dem 
künstlerische und pädagogische Exper­
tise auf konkrete Schulrealitäten be­
zogen wird. Unterrichts- und Projekt­
formate im Umfang von rund 30 Stun­
den werden für spezifische Lerngrup­
pen entworfen, erprobt und reflektiert. 
Die geteilte Verantwortung erzeugt ei­
nen wechselseitigen »Reality-Check«: 
Tanzschaffende stoßen auf schulische 
Institutionen, Lehrkräfte auf künstleri­
sche Arbeitsweisen – in dieser Reibung 
wird Qualität produktiv verhandelt.

»Wir brauchen Tandems in der 
Schule – mit Zeit füreinander. Je kla­
rer die Absprache, desto freier die 
Improvisation. So setzen wir dem in 
›Richtig-und-falsch-Denken‹ etwas 
Bewegliches entgegen.«, so eine Lehr­
kraft aus einem Tandem.

Tanzvermittlung ist keine »ästhe­
tische Kür«, sondern eine wissens­
bildende Praxis, in der Körper, Raum, 
Zeit und Beziehung als zentrale Bil­
dungsdimensionen erfahrbar werden. 
Diese Praxis erfordert in ihrer Umset­
zung Formatvielfalt und eröffnet Frei­
räume, in denen freischaffende, oft in­
ternational geprägte Tanzschaffende 
Formate erproben und Schule unge­
wohnt in Bewegung bringen.

Zeitgemäße Tanzvermittlung – wie 
sie der Qualitätsrahmen von Akti­
on Tanz e. V. definiert – unterscheidet 
sich von anderen Unterrichtsformen 
dadurch, dass sie den Körper als pri­
märes Medium der Erkenntnis und der 
Auseinandersetzung ernst nimmt. In 
choreografischen Prozessen werden 
Machtverhältnisse, Zugehörigkeit und 
Differenz nicht nur besprochen, son­
dern sichtbar, spürbar und verhandel­
bar gemacht. Phänomene der Kinder- 
und Jugendkultur werden aufgegriffen, 
transformiert und in ästhetische Pro­
zesse überführt. Tanz wird so zu einem 
Ort, an dem Lebensrealitäten verhan­
delt und demokratische Teilhabe prak­
tisch eingeübt wird. Die Verbindung von 
ästhetischer Erfahrung, Selbstwirksam­
keit und Mitbestimmung in der Wahl 
von Themen, Formen und Präsentati­
onsweisen markiert das besondere Po­
tenzial tänzerischer Bildung für Schul­
entwicklungsprozesse.

»Tandem Tanz und Schule NRW« bün­
delt dieses Potenzial in drei Säulen: dem 
gemeinsamen Rollen- und Selbstver­
ständnis im Tandem, der Choreografie 
auf Basis von Improvisation sowie einer 
partizipativen Praxis, in der die Spiel­
regeln des Miteinanders ausgehandelt 
werden. Am Ende des gemeinsamen Jah­
res stehen unterschiedlichste choreogra­
fische Prozesse, die die Lebenswelten der 
Kinder und Jugendlichen aufgreifen und 
in Szene setzen – und damit eine Schu­
le sichtbar machen, in der Körperwis­
sen, künstlerische Forschung und demo­
kratische Bildung zusammengehören. 

Kulturpolitisch verweist das Programm 
auf die Notwendigkeit, Tanz und andere 
Künste nicht nur projektweise, sondern 
als strukturelle Ressource der Bildungs­
entwicklung zu begreifen. Die Verbin­
dung von künstlerischer Prozessquali­
tät, multiprofessioneller Zusammenar­
beit und schulischer Implementierung 
berührt zentrale Debatten der kultu­
rellen Bildung: von Teilhabe und Di­
versität über Ganztagsbildung bis hin 
zur Frage demokratischer Resilienz. Vor 
diesem Hintergrund kann »Tandem 
Tanz und Schule NRW« als Beispiel gel­
ten, wie zeitgemäße Tanzvermittlung in 

schulische Strukturen eingebettet wer­
den kann, ohne ihren künstlerischen 
und politischen Eigensinn einzubüßen  
 – und wie aus einem »Blind Date« zwi­
schen Schule und Tanz eine langfristi­
ge bildungspolitische Beziehung wer­
den könnte.

Anna-Lu Masch ist Tanzvermittlerin 
und Choreografin. Sonia Franken  
ist Tanzwissenschaftlerin, Tanz
vermittlerin und Choreografin.  
Beide Autorinnen bilden zusammen 
die Projektleitung von Tandem Tanz  
und Schule NRW
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Anfang des 21. Jahr-
hunderts machten 
die Begriffe Aug-
mented Reality oder 
XR, also Mixed Rea-
lities, die Runde und 
fanden sofort Einzug 
in den Tanz

Das Digitale im Tanz –  
der Tanz im Digitalen
Neue Chancen für die Kunstform Tanz 
PHILIPP CONTAG-LADA

E s gibt eine interessante Spal­
tung im Tanz. Auf der einen 
Seite stehen die Traditiona­
listen, die die Fortschrei­

bung ihrer Kunstform auf einem ge­
wissen – oft sehr streng festgeleg­
ten – historischen Stand anstreben  
 – im klassischen Ballett ebenso wie 
in der Folklore. Und dann gibt es da 
die Choreografen, die neue Strömun­
gen, fremde Einflüsse und techno­
logische Entwicklungen als Chance 
zur Erweiterung ihres Ausdrucks se­
hen. Schon lange, bevor die Pande­
mie die Türen der Theater zuschlug, 
hatten diese Choreografen Neue (di­
gitale) Medien in ihre Arbeiten in­
tegriert. Für sie waren Streams und 
YouTube-Videos als »Ausweichbüh­
nen« ein einfacher Schritt.

Auf der Bühne werden digitale Mit­
tel seit Jahrzenten eingesetzt: Projek­
tionen als filmisch wandelbarer Büh­
nenhintergrund, holografische Effek­
te auf Tüll oder komplexe Videomap­
pings, also die pixelgenaue Projektion 
von Inhalten auf Bühnenteile oder die 
Tänzer selbst, die dann, wie in Klaus 
Obermaiers »Apparition«, zum ani­
mierten Kostüm werden. Anfang des 
21. Jahrhunderts machten die Begrif­
fe Augmented Reality oder XR, also 
Mixed Realities, die Runde und fanden 
sofort Einzug in den Tanz. Die Räume 
wurden »immersiv« und Tanzschaf­
fende wie das aus Lyon stammende 
Künstlerduo Adrien M & Claire B ver­
schmolzen Choreografie und Raum. 
Hinzu kamen so genannte Tracking­
systeme, die die Bilder auf die Bewe­
gung der Tänzer reagieren ließen. 

Ästhetisch waren bei all dem die 
üblichen Pendelausschläge zu beob­
achten. Mal große Gesichter in Live­
kameras und handwerklich mehr oder 
weniger korrekt hergestellte plakative 
narrative Videos – oft wirkten solche 
Stücke wie »Tech-Demos« der Indus­
trie. Auf der anderen Seite dramatur­
gisch geschickt abstrahierte, zeichen­
haft intelligente Videos wie in Merce 
Cunninghams »BIPED« oder die Ar­
beiten von Marianne Weems mit ih­
rer entlarvenden Medienkritik.

Wirklich »interaktiv« wurde der 
Tanz mit zunehmender Stabilität und 
Geschwindigkeit der digitalen Syste­
me. In Chris Zieglers »scanned I-V« 
von 1999 beispielsweise filmt eine 
Kamera den Tänzer, und das System 
verwandelt Bewegungen in Klang, der 
seinerseits wieder vom Tänzer in sei­
nen Bewegungen aufgegriffen wird.

Spätestens seit William Forsythes 
CD-ROM-Projekt »Improvisation 
Technologies« ist dann auch die Do­
kumentation von Tanz auf einem neu­
en Niveau, jenseits des schlichten Ab­
filmens, im Digitalen angekommen. 
Arbeiten wie Liliana Barros’ »Iner­
tia« lassen den Betrachter die Tänze­
rin umkreisen. Die Technologie nennt 
sich volumetrisches Video und filmt 

ein Subjekt von allen Seiten gleich­
zeitig, erstellt so einen bewegten 3D-
Scan. Andere Arbeiten kehren diese 
Perspektive um und setzen den Zu­
schauer samt VR-Brille ins Zentrum 
der Performance, mit der Möglich­
keit, um sich herum bewegte Körper 
zu erfahren. 

Der digitale Raum bietet dem Tanz 
Möglichkeiten, die scheinbar wie für 
seine Umstände gemacht sind. Zum 
einen erlaubt eine immer günsti­
ger werdende digitale Technik den 
wirtschaftlich schlanker aufgestell­
ten Produktionen, ein breites – dank 
fehlender Sprachbarrieren weltweites  
 – Publikum anzusprechen. Während 
Oper nur unter extremem finanziel­
lem Aufwand »streamen« kann, kom­
men budgetbewusste Tanzmacher mit 
viel weniger aus, um ihre Arbeiten im 
Internet zu zeigen.

Den meisten Tänzern eigen ist ihr 
völliger Mangel an Berührungsangst. 
Dieser führt zu den ungewöhnlichs­
ten Kollaborationen mit Vertretern 
experimenteller Kreativtechnologien. 
Besonders gut lässt sich dies auf der 
mit »NEUSTART KULTUR«-Mitteln ge­
gründeten Internetseite tanz-digital.
de beobachten. Unter dem Titel »In­
terfaces« zum Beispiel stellen etli­
che namhafte Choreografen ihre Wer­
ke für einen Scan auf einem kosten­
losen Server zur Verfügung. Die ge­
wonnenen Bewegungsdaten nutzen 
dann Computerkünstler weltweit zur 
Schaffung neuer Kunstwerke, die nun 
bei Sammlern und in Galerien hän­
gen. Der Tanz findet also im Digitalen 
nicht nur ein neues Publikum, son­
dern vor allem auch ganz neue Dar­
stellungsformen. 

Die große Aufgabe für den Tanz 
im Digitalen ist das Erlernen neuer 
Medienkompetenzen. Es gilt, hoch­
technologische Stücke immer noch 
leicht und unbeschwert menschlich 
erscheinen zu lassen, und es geht um 
den Umgang mit neuen Formaten und 
Medien: Ist Tanz hochformatig auf ei­
nem Handy schön anzusehen? Rei­
chen zwölf Sekunden TikTok für die 
Pointe einer Bewegung?

Die größte Herausforderung ist aber 
sicher eine gewisse Distanz, um die 
Eigenheit das Tanzes zu bewahren. 
Denn so verlockend zum Beispiel die 
Möglichkeiten von Künstlicher In­
telligenz sind, so unpersönlich und 
nichtssagend können Ballette wer­
den, wenn man dem Computer un­
geprüft die Hoheit über die Choreo­
grafie überlässt.

Tanz ist nach wie vor ein mensch­
licher Ausdruck. Wenn der Mensch 
also digitaler wird, muss auch der 
Tanz auf diese Entwicklung vorbe­
reitet sein – und sich sicher auch ein 
bisschen dagegen wehren.

Philipp Contag-Lada ist Medienkünst-
ler für Ballett und Oper und betreibt 
u. a. den YouTube-Kanal philipp7pc

MEHR DAZU

»Human Writes« von William For­
sythe (tinyurl.com/mrp3zdvu)

Grenzgänge
Manifest für eine kritische 
Tanzwissenschaft

GABRIELE BRANDSTETTER

T anzen ist wie Balancieren auf 
unebenen Wegen, auf engen 
Pfaden, zwischen unterschied­

lichen Positionen. Tanzen bedeutet, 
Richtungswechsel zu gestalten, Span­
nungen auszuhalten und zu lösen. Tan­
zen heißt, auf Grenzen zu gehen, sie 
zu überschreiten: Tanzkunst ist eine 
Grenzgängerin – zwischen den Künsten, 
zwischen Bühne und Alltag, zwischen 
Kulturen und zwischen Generationen. 
Ebenso ist die Wissenschaft vom Tanz 
und der Choreografie eine Grenzgänge­
rin – zwischen den akademischen Fach­
disziplinen, zwischen ästhetischen und 

sozialen Feldern, zwischen den Kon­
texten von Kultur, Umwelt und Poli­
tik. Als ich 2004 an der FU den ersten 
Masterstudiengang für Tanzwissen­
schaft einrichtete und mit den Mitteln 
des Leibnizpreises der Deutschen For­
schungsgemeinschaft (DFG) ein Zen­
trum für Bewegungsforschung grün­
dete, verfasste ich für die Kulturstif­
tung des Bundes ein Manifest für den 
Tanz. Mit den Worten des Choreogra­
fen Édouard Lock warf ich die Frage auf, 
welche Möglichkeiten der Tanz habe, 
wenn er einmal schreien möchte – um 
jene Aufmerksamkeit zu erhalten, die 
für andere Bereiche in Kunst und Kultur 
selbstverständlich ist. Ein Schrei, um 
klarzumachen, dass Tanz unentbehr­
lich ist; nicht Dekoration und Event 
einer saisonalen Festivalkultur, son­
dern eine Grundlage des sozialen Le­
bens. Eine kritische und offene Tanz­
wissenschaft versteht Bewegung als ei­
nen ästhetischen, epistemischen und 
gesellschaftlichen Prozess; sie unter­
sucht, wie körperliche Praktiken Wis­
sen erzeugen, affektive Ordnungen, so­
ziale Strukturen und kulturelle Bedeu­
tung herstellen. Das genannte Manifest 
von 2004 umriss jene Felder in Kunst, 
Kultur, Bildung, in aktueller Tanzpraxis 
und (Tanz-)Geschichte, die dringend in 
den Fokus öffentlicher Wahrnehmung 

und der Kulturförderung gerückt wer­
den sollten. 20 Jahre sind seither ver­
gangen, und vieles ist zum Teil ein­
drucksvoll verwirklicht worden – auch 
in nachhaltigen Initiativen wie »Tanz in 
Schulen«, in kooperativer Strukturför­
derung, die Tanz und Forschung, The­
orie und Praxis verbindet. Es waren 
und sind Projekte, die in unterschied­
lichsten Formaten interdisziplinäre 
Austauschprozesse zwischen Tänzern 
und Wissenschaftlern angestoßen ha­
ben: Diese sind grundlegend für das Er­
werben und Weitergeben von Wissen 
in Tanz und Choreografie. Tanz ist Be­
wegung, in welcher kulturellen Form er 
auch immer erscheint: als Bühnenkunst, 
als sozialer Tanz, in Ritualen ebenso 
wie in urbanen Bewegungsformaten. 
Gegenstände dieser forschenden Praxis 
sind Körperlichkeit, Raum-Anordnung, 

Zeit-Konfiguration, Rhythmus und die 
Dynamiken von Bewegungs-Kulturen, 
von humanen und ebenso nichthuma­
nen Spezies. So gesehen ist Tanzwis­
senschaft eine Grundlagenforschung! 
Sie ist eine Grenzgängerin auch zwi­
schen Disziplinen, die scheinbar fern 
liegen: etwa Architektur und Stadtfor­
schung, Psychologie und Ökologie, Phy­
sik und Biologie. In Projekten an der FU 
befassten sich unsere Teams mit The­
men zu Dynamik und Synchronisation 
von Schwarmbewegungen; zu Struktu­
ren von Improvisation (und ihrer Un/
Vorhersagbarkeit), zu anatomischen 
und psychologischen Zusammenhän­
gen somatischer Praktiken, zur Bezie­
hung von Tanz und Emotion, zu cho­
reografischen Interventionen im öffent­
lichen Raum und zu Fragen von Tanz 
und Diversität.

Solche Forschung macht zum einen 
deutlich, dass es sich lohnt, Detailwis­
sen über einzelne Tanzformen in un­
terschiedlichen Kulturen zu erarbei­
ten: Wie unterliegen Tänze und Cho­
reografien in der Geschichte und in der 
Gegenwart sich wandelnden ästheti­
schen Konzepten? Wie entscheiden Be­
wertungen und Hierarchien über das 
Akzeptierte und das Verworfene in ei­
nem Kanon? Tanzwissenschaft unter­
sucht zum anderen jene grundlegenden 

Bewegungen, die alle Menschen teilen. 
Darin besteht das künstlerisch variierte 
Material von Tanz: das Gehen, das Sit­
zen, das Liegen, die Balance und Erfah­
rung rhythmischer Koordination. Bewe­
gung ist das basale Element von Tanz; 
und Tanzwissenschaft ist eine Schule 
des Sehens und Verstehens von Bewe­
gung. Was wäre, wenn wir in einer Welt 
lebten, die ihre Energie und ihr Wissen 
ganz selbstverständlich aus der Rele­
vanz von Tanz und Choreografie be­
zieht? Wenn Tanzpraxis und Auseinan­
dersetzung mit fremden Tanzkulturen 
zum unverzichtbaren Kanon der Schu­
len gehörten? Wenn Tanz und Tanzwis­
senschaft Teil von Allgemeinbildung 
sind? Ein Kompass für die Zukunft!

Wir brauchen eine Tanzwissenschaft, 
die historisch-kritisch, theoriebewusst 
und zugleich poetisch ist; die den Blick 

auf die Geschichte mit Fragen der aktu­
ellen Gegenwart verbindet; die Macht­
strukturen in den Choreografien öffent­
lichen Lebens ebenso im Blick hat wie 
Dynamiken subtilster Übertragungen in 
intimen Interaktionen. Wie laut müss­
te sie heute, 20 Jahre später, schreien, 
und an welchen Stellen müsste es ge­
hört werden, damit Tanz als das erkannt, 
gefördert und finanziert wird, was er ist: 
ein Denkmodell für komplexe Syste­
me, für politisches Handeln und sozia­
le Strukturen; ein Labor für Dynamiken 
des Entscheidens und ein Muster für die 
immer wieder neu und improvisierend 
zu verhandelnde Balance zwischen 
Theorie und Praxis als gleichwertigen 
Partnern. Mithin: ein ästhetisches und 
zugleich widerständiges Modell ver­
körperter Wissensformen. Ein Wissen, 
das die Verletzlichkeit des Körpers und 
die Komplexität von Bewegung achtet 
und wachhält.

Gabriele Brandstetter ist emeri- 
tierte Professorin für Theater- und 
Tanzwissenschaft an der FU Berlin

»Kontakthof«. Ein Stück von Pina Bausch, getanzt von Ekatherina Shushakova und Alexander Lopez
Den meisten Tän-
zern eigen ist ihr 
völliger Mangel an 
Berührungsangst. 
Dieser führt zu den 
ungewöhnlichsten 
Kollaborationen 
mit Vertretern 
experimenteller 
Kreativtechnologien
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Verweile doch, Du bist so schön … 
Von der Bewahrung einer flüchtigen Kunst

KATJA ERFURTH &  
THOMAS THORAUSCH

»Das Haus an der Bautzener Straße in 
Dresden war für mich von Anbeginn an 
ein magischer Ort. Als ich dort als jun-
ge Tänzerin erste Choreografien kreierte, 
wusste ich wenig von der Vergangenheit 
dieses Ortes. Für mich war die Kleine 
Szene, wie die Villa mit dem Saalanbau 
für Proben- und Aufführungsräume da-
mals offiziell hieß, vor allem ein Freiraum, 
der mich meinen Weg als Tanzkünstlerin 
finden ließ.« 
KATJA ERFURTH – Tänzerin und Cho­
reografin aus Dresden

A ls die UNESCO die Praxis des Mo­
dernen Tanzes in Deutschland in 
die Liste des Immateriellen Kul­

turerbes der Menschheit aufnahm, wur­
de damit eine Ausdrucksform gewür­
digt, die den Tanz von Grund auf verän­
dert hat. Die Geschichte des Tanzes ist 
jedoch nicht erst mit der Entwicklung 
der Tanzmoderne in den 1920er Jahren 
ein wichtiger Ankerpunkt des kulturel­
len Lebens. Vielfältig und divers ist das 
tänzerische Schaffen in Deutschland 
bis heute, es bezieht sich dabei immer 
wieder auch auf seine historischen Wur­
zeln. Dabei gerät auch die grundlegende 
Flüchtigkeit der Tanzkunst in den Fokus.

»Flüchtige Schatten, befreit von der 
Schwere des Leibes« – bereits Fried­
rich Schiller thematisierte 1796 in dem 
Gedicht »Der Tanz« das ewig Flüchtige 
des Tanzes. Was bleibt vom Tanz, wenn 
der Vorhang sich geschlossen hat? Kann 
man Tanz überhaupt archivieren? 

Ein Blick auf die Archiv- und Mu­
seumslandschaft scheint alle Zweifel 
zu zerstreuen: Neben den der Tanz­
kunst gewidmeten Spezialarchiven 
und -sammlungen finden sich in kom­
munalen oder staatlichen Archiven, 

Bibliotheken, Museen sowie in priva­
ten Sammlungen Dokumente und Ma­
terialien zu Geschichte und Gegenwart 
der Tanzkunst. Bewegungsnotationen, 
fotografische und filmische Dokumen­
tationen, choreografische Notizbücher 
und vieles mehr – Vielfalt und Vielzahl 
der Quellen vermitteln ein relativ dich­
tes, faszinierendes Bild der Tanzkunst.

»Jahre später hat mir mein Großvater ein 
Buch über Leben und Werk von Mary Wig-
man geschenkt. Verfasserin war die Tanz-
historikerin Hedwig Müller, die für die-
ses für mich wegweisende Buch in Archi-
ven und Bibliotheken recherchiert und 
mit Schülerinnen der Tänzerin, Choreo-
grafin und Pädagogin gesprochen hat-
te. Ein Schatz, der mich die Bedeutung 
der ersten Tanzschule Mary Wigmans für 
die Entwicklung Dresdens zur Tanzstadt 
erkennen ließ und zugleich meine Refle-
xion und Auseinandersetzung über die 
Tanzkunst und ihre Historie befeuerte.«  
KATJA ERFURTH 

Die Arbeit von Archiven und Sammlun­
gen ist unverzichtbar für die Bewahrung 
des Kulturellen Erbes Tanz. Sichern, 
Sammeln, Aufbereiten und Zugänglich­
machung des Gedächtnisses des Tanzes 
für die Zukunft sind wesentliche Auf­
gaben, denen sich in Deutschland eine 

Vielzahl von Institutionen und Initia­
tiven widmen:

Im Verbund deutscher Tanzarchive 
haben sich seit 2007 Spezialarchive des 
Tanzes zusammengeschlossen: das Ar­
chiv Darstellende Kunst der Akademie 
der Künste Berlin, das Deutsche Tanz­
archiv Köln, das Tanzarchiv Leipzig 
e. V., das Deutsche Tanzfilminstitut 
Bremen, die Mediathek für Tanz und 
Theater des Internationalen Theater­
instituts Deutschland in Berlin sowie 
das Archiv der Palucca Hochschule für 
Tanz Dresden und das Archiv des In­
stituts für Zeitgenössischen Tanz an der 
Folkwang Universität der Künste in Es­
sen. Fokussiert auf Leben und Werk von 
bedeutenden zeitgenössischen Choreo­
grafinnen und Choreografen arbeiten 
das Archiv der Pina Bausch Foundation 
in Wuppertal, das William Forsythe Ar­
chiv im Zentrum für Kunst und Medien 
Karlsruhe sowie das Ballett-Institut für 
Sammlung und Archiv John Neumeier 
in Hamburg. Von zunehmender Bedeu­
tung sind Initiativen im digitalen Raum 
wie zum Beispiel das Portal tanz:digital 
sowie das im Aufbau begriffene Digitale 
Archiv der Freien Darstellenden Küns­
te. Kultur- und archivpolitische Initia­
tiven gehen neben dem Dachverband 
Tanz Deutschland vom Bureau Ritter 
aus, das im Auftrag der Kulturstiftung 
des Bundes mit dem Förderprogramm 
Tanzfonds Erbe künstlerische Projekte 
zur Auseinandersetzung mit dem Kul­
turerbe Tanz unterstützte und mit dem 
EU-Forschungsprojekt DanceMap dazu 
beitragen soll, das europäische Tanz­
erbe des 20. und 21. Jahrhunderts zu 
schützen und zu fördern.

»Das Haus an der Bautzener Straße wur-
de für mich zur Villa Wigman. Hier ver-
knüpften sich persönlicher Werdegang 
mit dem Wissen um die Tanzgeschichte zu 

meinem persönlichen Engagement für den 
Erhalt dieses Ortes und die Vision einer 
möglichen Zukunft: ein Raum für die Dar-
stellenden Künste, der vielfältige Prozes-
se eröffnet und den Humus für künstleri-
sches Schaffen bildet.« 
KATJA ERFURTH 

Tanzarchive stehen aktuell vor existen­
ziellen Herausforderungen in Bezug auf 
Digitalisierung, Zugänglichmachung 
und Vernetzung. Ein Kompetenznetz­
werk »Tanz-Gedächtnis-Digitalität« 

könnte als föderales Modell das archivi­
sche Handeln, kulturpolitische Verant­
wortung und digitale Innovation ver­
binden und damit eine resiliente Basis 
für das kulturelle Erbe Tanz und den 
Tanz der Zukunft schaffen.

Katja Erfurth ist Tänzerin und Cho- 
reografin in Dresden. Thomas 
Thorausch ist kommissarischer Leiter 
des Deutschen Tanzarchivs Köln  
und Sprecher des Verbunds deutscher 
Tanzarchive (VDT)

Wir singen gemeinsam, wir tanzen gemeinsam 
Über Folkmusik und Folktanz 

Volksmusik und Volkstanz haben bei 
uns nicht den besten Ruf. Peggy Luck, 
Vorsitzende des Verbandes PROFOLK, 
spricht im Interview über das Beson­
dere des Folk. 

Barbara Haack: Was genau macht 
der Verband PROFOLK? 
Peggy Luck: PROFOLK ist der Bundes­
verband für Lied, Folk und Weltmusik 
in Deutschland. Ich übersetze das oft 
mit: Wir machen alles, was mit Wur­
zelkultur zu tun hat. Also traditionel­
le oder traditionell inspirierte Lied- 
und Tanzformen mit akustischen In­
strumenten. Und mit viel Miteinander. 

Als PROFOLK setzen wir uns da­
für ein, dass mehr Menschen über­
haupt wissen, dass es Folkmusik gibt, 
bzw. das, was wir in Deutschland aus 
verschiedenen Gründen nicht Volks­
musik nennen. In Deutschland haben 
wir Probleme mit dem Begriff Volks­
musik. Der eine Grund ist, dass nach 
dem Ende der NS-Zeit niemand mehr 
Lust hatte, das so zu nennen oder zu 
machen. Der andere Grund ist die 
heutige volkstümliche Musik, dieses 
Schlagerhafte. Ich sage immer: Play­
back vor Plastik-Bergwänden. Oft ler­
nen Menschen »Volksmusik« auf die­
se Weise kennen und haben deswegen 
eine Distanz dazu.

Beispielsweise bei Carmen Nebel 
im Fernsehen?
Ja, oder im Musikantenstadl oder bei 
Florian Silbereisen. Das hat alles Ele­
mente von traditioneller Musik. Aber 

es hat oft dieses Lebendige nicht.  
Und es hat, wenn es bei so einer 
Show zelebriert wird, auch eine an­
dere Funktion, als wenn man es in ei­
ner Eckkneipe oder in einem Irish Pub 
miteinander zelebriert, selbst mit­
macht und mittanzt. Das finde ich 
aber gerade besonders spannend, des­
halb ist es für mich eine der leben­
digsten Szenen, die es überhaupt gibt.

Wenn ich es richtig verstehe, 
macht Folkmusik die Volksmusik 
auch für uns heute hörbar oder 
nahbar?
Ja. Es geht nicht um das reine Be­
wahren. Wir sind nicht auf der Suche 
nach einer exakten Aufführungs­
praxis, sondern wollen mit traditi­
onellen Quellen das tun, was uns in 
der Gegenwart Freude macht. Da gibt 
es eine gewisse Freiheit im Umgang. 
Ich bin sehr dafür, dass wir anfan­
gen, mit der Tradition zu ringen. Der 
Musikethnologe Christian Kaden  
hat immer von »respektlosem Res­
pekt« gesprochen.

Dafür muss man die traditionelle 
Musik aber erst einmal kennen. 
Da leisten wir als PROFOLK, wie  
ich finde, eine wichtige Arbeit, weil 
diese Musik in der Schulbildung kaum 
vorkommt. Es kann sein, dass man 
vielleicht zwei oder drei Volkslieder 
im Schulunterricht singt, und das 
mehr oder weniger widerwillig, und 
gar nicht erfährt, was es da eigentlich 
noch alles gibt.

Welche Rolle spielt der Tanz?
Diese Szene ist teilweise sehr jung, 
hochgradig motiviert und es gibt da 
eine interessante Generationen­
auseinandersetzung. Die meisten 
Menschen, die in der Tanzschule wa­
ren, haben gelernt: Der Mann führt, 
die Frau folgt. Inzwischen werden die 
Rollen viel offener getanzt. Man kom­
muniziert, wenn es ein Paartanz ist, 
beim Zusammenkommen: Möchtest 
du lieber führen oder folgen? Oder 
man tauscht mittendrin.

Volkstanz kann also auch  
Paartanz sein?
Es gibt alle Formen. Es gibt Ketten­
tänze, Kreistänze, Paartänze, es gibt 
Mischformen, bei denen man mitten­
drin wechselt. Und niemand muss sei­
ne Partnerin oder seinen Partner mit­
bringen. Ich denke, der Tanz, der vor 
allem zwischen der klassischen Tanz­
schulwelt und der Folk-Welt das ver­
bindende Element ist, ist der Walzer 
oder auch die Polka oder Mazurka.

Was unterscheidet diesen Walzer, 
den ich in der Tanzschule gelernt 
habe, von dem Walzer im Rahmen 
von Folk?
Auf dem BalFolkabend ist es ein frei­
erer Umgang. Es geht beim Volks­
tanz oder Folktanz auch nie darum, 
besonders gut auszusehen. 

Wie ist es mit dem Unterschied 
zwischen dem Volkstanz und Folk-
Tanz? 
In den 70er und 80er Jahren hieß es 
auf beiden Seiten der Mauer einfach 

Volkstanz. Bei mir wechselt sich  
das im Sprachgebrauch ab zwischen 
Folktanz und BalFolk. BalFolk 
kommt von den französischen Fes­
tivals, die sehr jung, sehr experimen­
tell und offen und international sind. 
Dort heißt es »bal folkoristique«. 
Dieser Begriff hat sich hierzulande 
auch für ein spezifisches Repertoire 
an europäischen Volkstänzen ein­
gebürgert. Ich glaube, dass die ältere 
Generation eher das Wort Volkstanz 
benutzt und die jüngere eher bei  
Folk ist. Aber man kann das nicht  
so leicht abgrenzen.

Beobachtet Ihr, dass eine rechte 
Szene Volksmusik und Volkstanz 
wieder als ihr deutsches Kultur-
gut betrachtet? Und geht ihr da
gegen an?
Ich denke schon, dass das passiert, 
aber nicht in unserer Szene. Die 
Folkszene, für die wir mit dem Ver­
band stehen, bewegt sich in einer 
linksgrünen Tradition und war auch 
in den 70er und 80er Jahren noch viel 
politischer, als sie heute ist. Im Kern 
ist es etwas Offenes, etwas Inter­
nationales. Wobei diese Haltung auch 
gepflegt werden muss. Wir könnten 
noch deutlicher sagen, alle sind will­
kommen. Aber ich habe nicht das 
Gefühl, dass wir in irgendeiner Form 
unterwandert werden.

Unsere Art, darauf zu antworten 
und uns damit auseinanderzusetzen 
ist, dass wir uns diese Musik und die­
sen Tanz nicht wegnehmen lassen. 
Die Tradition kann nichts dafür, und 
wir lassen nicht zu, dass diese große 

Kraftquelle bei denen bleibt, die da­
mit andere ausgrenzen wollen.

Es ist auch ein Irrtum zu denken, 
man könnte Dinge finden, die es nur 
hier gab, und die in einer puristisch 
abgegrenzten Weise pflegen. Hier gab 
es immer so viel Migration, Melodien 
sind gewandert, Musikerinnen sind 
gewandert, Stile haben sich vermischt. 
Wir haben regelmäßig Schwierigkeiten 
damit, das überhaupt Deutsch zu nen­
nen, weil es diese Grenzen nicht gibt.

Inwiefern ist Folkmusik und -tanz 
auch heute noch oder wieder poli-
tisch?
Diese Szene und diese Zusammen­
hänge erscheinen mir aus zwei Grün­
den politisch. Erstens: Wir wollen 
diese Tradition nicht den Rechten 
überlassen. Ich finde es schlimm, dass 
die AfD die einzige Partei ist, die sich 
dafür interessiert. 

Zweitens: Wir reden gerade alle 
über Suffizienz, sozialökologische 
Transformation, Klimakrisen usw. 
Wenn ich sehe, wie man einem gan­
zen Raum voller Menschen einen 
Abend lang Freude bereiten kann: Wir 
singen gemeinsam, wir tanzen ge­
meinsam. Damit zeigen wir, wie we­
nig für eine zukunftsfähige Gemein­
schaftskultur nötig ist. 

Vielen Dank.

Peggy Luck ist Vorsitzende des Ver-
bandes PROFOLK. Sie ist freiberufliche 
Musikerin und Kulturarbeiterin.  
Barbara Haack ist Chefin vom Dienst 
von Politik & Kultur

Die Arbeit von Archi-
ven und Sammlungen 
ist unverzichtbar für 
die Bewahrung des 
Kulturellen Erbes Tanz

»Wiesenland«. Ein Stück von Pina Bausch, getanzt von Pau Aran Gimeno
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saintseurope.de/
instagram.com/houseofstlaurent 
europe/

Probe zu »The Silence Waltz of Shadows«, choreografiert von Francesco Vecchione
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Tanz als Sprache der Identität 
Die Ballroom-Kultur und der Tanz

Hinter den spektakulären Auftritten der 
Ballroom-Szene liegt eine lange Ge­
schichte von Ausgrenzung und Selbst­
ermächtigung. Was in nächtlichen Ball­
sälen in Harlem entstand, hat sich 
heute zu einer globalen Kultur entwi­
ckelt. Georgina Leo Saint Laurent, Weg­
bereiterin der deutschen Szene, und 
Litchi Saint Laurent im Gespräch mit 
Sophia Blochowitz.

Sophia Blochowitz: Georgina und 
Litchi, Ihr seid aktive und bekann-
te Mitglieder der Ballroom-Szene 
in Deutschland. Was zeichnet die-
se Szene aus?
Georgina Leo Saint Laurent: Die 
Ballroom-Kultur kommt aus der New 
Yorker Trans-Community und wurde 
von Schwarzen und Latinx-Transfrau­
en ins Leben gerufen. Eine entschei­
dende Person war Crystal LaBeija.  
Sie hat in den 80ern bei Schönheits­
wettbewerben, sogenannten Beau­
ty Pageants, starke Diskriminie­
rung gegen Schwarze oder Latinx-
Teilnehmerinnen gespürt. Darauf­
hin hat sie als Reaktion ihre eigenen 
Wettkämpfe in Harlem gegründet, 
eine Mischung aus Schönheits- und 
Dragwettbewerb. Und das war dann 
der Kick-off der Ballroom-Szene. 
Ballroom genannt, weil die Wettbe­
werbe damals in alten Ballsälen abge­
halten wurden, nachts, nachdem dort 
nichts mehr los war. Daraus ist eine 
richtige Gemeinschaft entstanden.
Litchi Saint Laurent: Die Szene ist 
in Gruppen aufgeteilt, ähnlich wie 
beim Hip-Hop die Tanzcrews. Aber im 
Ballroom nennen wir das House. Es 
gibt verschiedene Houses, die für vie­
le Menschen wie eine Wahlfamilie 
funktionieren. Für das deutsche Pu­
blikum sagen wir oft, dass es wie eine 
Sportmannschaft ist: Man kommt 
zusammen und trainiert für ein be­
stimmtes Ziel. Doch bei uns geht es 
noch weiter: Wir unterstützen uns 
gegenseitig. Sowohl für Dinge inner­
halb der Ballroom-Szene als auch für 
Dinge im Leben.

Georgina, Du bist eine Wegbereite-
rin der Ballroom-Szene in Deutsch-
land. Warum war es Dir wichtig, sie 
aus den USA hierher zu holen?
Georgina Leo Saint Laurent: Ich 
habe Ballroom 2008 in New York ken­
nengelernt. Eigentlich bin ich dort­
hin gereist, weil ich vorher in der Hip-
Hop-Tanzszene unterwegs war. Dort 
war es für weibliche Identitäten, Be­
wegungen und Energie jedoch sehr 
schwer, sich durchzusetzen. Durch 
meinen Mentor Archie Barnett Ninja 
habe ich dann Ballroom entdeckt und 
war direkt schockverliebt. Ich hatte 
das große Bedürfnis, auch hier in 
Europa eine solche Gemeinschaft für 
mich zu finden. Doch es gab nur einen 
sehr kleinen Pool an Leuten in Euro­
pa, die, wenn überhaupt, eher noch 
in Hip-Hop-Battles inkludiert waren. 
2012 habe ich dann gesagt: Wir brau­
chen jetzt unser eigenes Event. Wir 
können nicht schon wieder mit der 
Hip-Hop Community in einem Raum 
sein. Denn Ballroom ist ja auch viel 
mehr als nur eine Tanzkategorie, es 
ist eine Gemeinschaft. Daher war es 
wichtig, im Jahr 2012 einen eigenen 
Raum für Trans, Queere und BIPOC 
Menschen zu schaffen, der seitdem 
viel weiter gewachsen ist.

Und Du hast in dem Zuge dann 
auch das erste House in Deutsch-
land gegründet?
Georgina Leo Saint Laurent: Ja,  
das House of Melody. Es war eine 
Gruppe von fünf Personen, über­
wiegend aus NRW, und wir haben 
dann gemeinsam die ersten Events 

organisiert und uns bemüht, die 
Ballroom-Kultur in Deutschland be­
kannt zu machen. Das House of Melo­
dy wurde 2019 geschlossen und seit­
dem gehören wir zu einem amerika­
nischen Ableger aus dem Jahr 1982: 
dem Iconic House of Saint Laurent. 
Das ist quasi unsere Mannschaft, un­
ter der wir antreten und uns als Fami­
lie repräsentieren. Deshalb heißen wir 
mit Nachnamen auch Saint Laurent.

Was macht Euer House besonders?
Litchi Saint Laurent: Für alle, die 
im House sind, ist der familiäre As­
pekt sehr wichtig. Besonders ist, dass 
wir einen engen Bezug zueinander 
haben und dass viele von uns auch 
in der Community- oder Knowledge-
Sharing-Arbeit aktiv sind. Wir haben 
verschiedene Ableger von unserem 
House, genannt Chapter. Dazu gehö­
ren Chapter in Europa, Brasilien, Me­
xiko, Südkorea und natürlich den USA. 
Wir unterstützen uns alle gegensei­
tig in unserer Arbeit, und das kommt 
nicht nur uns selbst zugute, sondern 
hat auch einen Mehrwert für die Leu­
te vor Ort. Wir haben viele Mitglieder, 
die wir Trailblazer nennen, also Leute, 
die die Kultur vor Ort etabliert haben, 
wie Georgina hier in Deutschland.

Welche Rolle spielt der Tanz in  
der Ballroom Culture?
Georgina Leo Saint Laurent: Der 
Tanz spielt bei uns eine sehr große 
Rolle. Ich würde sagen, dass Tanzen 
sehr wichtig ist, um sich zu befreien, 
sich zu empowern und sich zu finden, 
als Person oder als Persönlichkeit. 
Wofür stehe ich? Was ist mein Mar­
kenzeichen? Was macht mich aus? All 
das manifestiert sich in diesem Tanz 
oder in der Suche nach dem Tanz. Die 
Überkategorie unseres Tanzes nennt 
sich Voguing. Es gibt drei verschiede­
ne Unterstile, die sich stilistisch 
stark unterscheiden. In den Stilen 
selbst finden sich gleich verschiedene 

Einflüsse: Contemporary, Ballett,  
Eiskunstlaufen, Zirkusakrobatik, 
polynesische Tänze, ägyptische Be­
wegungen und, ja, offensichtlich 
auch Modeling und Posing, wie es in 
dem Magazin Vogue üblich ist. Da­
her der Name Voguing. In allen 
Voguing-Kategorien finden sich Ele­
mente von Performance, Posieren 
und dem Zeigen der eigenen Persön­
lichkeit. Es ist eine Freestyle-Tanzart, 

also Improvisation. Das heißt, alles, 
was beim Wettkampf passiert, ist im­
provisiert. Man kann sich wirklich nur 
für einen kurzen Moment vorbereiten 
und muss den Rest auf sich zukommen 
lassen. Diese Vorbereitung macht die­
sen Tanz besonders, denn hier geht es 
vor allem um Persönlichkeitsbildung.

Zu welcher Musik wird getanzt?
Georgina Leo Saint Laurent: Das  
ist unterschiedlich. Als Voguing er­
funden wurde, befand man sich 
gerade im Übergang von Disco- zu 
House-Musik. Oftmals hat man die  
B-Seiten der Schallplatten gehört 
oder Remixes der Songs verwendet. 
Das waren dann klassische House-
Tracks. Heutzutage wird aber auch 
viel Musik eigens fürs Voguing produ­
ziert. Einer unserer Väter im Ballroom 
ist der Iconic DJ Vjuan Allure Saint 
Laurent, der das Genre der Ballroom-
Beats wirklich geprägt hat. Das ist 
ein sehr spezifischer Sound, den man 
dem Ballroom zuordnen kann.

Welche Rolle spielen die Wett
bewerbe, die sogenannten Balls? 
Litchi Saint Laurent: Hier können 
wir alle zusammenkommen, zeigen, 
woran wir gearbeitet haben und dann 
natürlich gegeneinander antreten. 
Eine Jury aus geladenen Expertinnen 
und Experten entscheidet, wer in der 
jeweiligen Kategorie gewinnt. Viele 
Menschen, die zum ersten Mal auf ei­
nem Ball auftreten, unterschätzen 

diesen Wettkampfaspekt und den 
damit einhergehenden Druck. Man 
möchte ja auch sein House angemes­
sen präsentieren.
Georgina Leo Saint Laurent: Und 
man bekommt auch einen Pokal. Es 
ist ein bisschen wie bei den Olym­
pischen Spielen, es kann nur eine Per­
son die Goldmedaille gewinnen.  
Hier lernt man definitiv Widerstands­
fähigkeit und auch, dass ein kleiner 

Moment auf der Bühne, der vielleicht 
nicht perfekt gelaufen ist, einen nicht 
für das ganze Leben bewertet. Deswe­
gen kommen wir wieder, laufen den 
nächsten Ball und dann den nächsten. 

Welche Rolle spielen die Houses  
bei den Wettbewerben?
Georgina Leo Saint Laurent: Wir 
sind füreinander ein Supportsystem. 
Wir helfen uns bei der Vorbereitung 
und beim Fertigmachen für den Auf­
tritt. Wenn man läuft, hat jedes House 
seinen eigenen Song oder Chant, wie 
wir sagen. Das heißt, während des 
Wettkampfs hört man auch den Na­
men des Houses. Es ist ähnlich wie 
bei einer Fußballmannschaft, die man 
anfeuert. Und natürlich gewinnt man 
jede Trophäe, die man als Einzelper­
son holt, auch für das House. Und mit 
je mehr Pokalen ein House aus dem 
Ball geht, desto besser.

Kann man zu einem Ball  
gehen, auch wenn man nicht  
Teil der Szene ist?
Litchi Saint Laurent: Ja, das kann 
man. Wir haben meistens immer 
noch, ich sage jetzt mal, ein norma­
les Publikum im Sinne von nicht aus 
der Community stammend. Wenn 
man das erste Mal zu einem Ball geht, 
sollte man sensibel genug sein, um 
zu verstehen, dass man als Gast erst­
mal guckt und lernt, anstatt zu den­
ken, dass man aktiv mitgestalten 
kann – außer natürlich Klatschen und 

Anfeuern. Das macht immer großen 
Spaß. Ein Ball ist für Außenstehende, 
glaube ich, schon recht kompliziert. 
Mit eigener Sprache und Regeln und 
Kategorien, die für eine Person, die 
nicht in der Ballroom-Szene ist, viel­
leicht erstmal keinen Sinn ergeben. 
Es ist wichtig, sich darauf einzulassen 
und selbst zu recherchieren, um zu 
verstehen, dass es sich um die Kultur 
und Geschichte von Schwarzen- und 
Latinx-Transfrauen handelt. Wenn 
man als weiße oder Cis-Person einen 
Ball besucht, muss man sensibel ge­
nug sein, um zu verstehen, dass es 
nicht um einen selbst, sondern um 
andere geht. Es gibt mittlerweile auch 
viele Online-Ressourcen und Infor­
mationen über die Szene in Deutsch­
land, ihre Entstehung und die aktuel­
len Angebote und Events.
Georgina Leo Saint Laurent: Ich 
würde noch hinzufügen, dass man auf 
jeden Fall jede Menge Spaß erwar­
ten kann. Es gibt so viel zu sehen. Wie 
Litchi schon sagte, muss man aber 
auch verstehen, welche Kultur und 
Geschichte hinter diesem einzigarti­
gen Erlebnis steckt. Es gibt auch Wege, 
Teil der Gemeinschaft zu werden, 
wenn man sich denkt, »Hey, das ist 
mein Space!«, oder wenn man jeman­
den kennt, der das gut gebrauchen 
könnte. Es gibt viele Anlaufstellen 
und auch in fast ganz Deutschland ei­
gene Initiativen, die vor Ort Aktivitä­
ten wie regelmäßige Sessions, Work­
shops oder kleine Bälle organisieren.

Wünscht Ihr Euch etwas  
für die Zukunft?
Georgina Leo Saint Laurent: Ich 
hätte gerne einen eigenen Veranstal­
tungsort. Eigene Räume für unsere 
künstlerischen Projekte zu haben, ist 
ein großes Privileg, und wir könnten 
diese gut gebrauchen. Wir haben gro­
ße Lust, wieder mal eigene Theater­
stücke auf die Bühne zu bringen, in 
Rollen von Choreografen oder Perfor­
merinnen. Oftmals ist diese Chance 
leider nicht gegeben, da wir meist nur 
für einen Ball angefragt werden, und 
mehr wird uns nicht zugetraut. 
Litchi Saint Laurent: Ich möchte 
langfristige, nachhaltige Beziehun­
gen mit Kooperationspartnern auf­
bauen. In unserem Fall beispiels­
weise mit Theatern, die über ein­
malige Events wie die Ausrichtung 
eines Balls in ihren Räumen hinaus- 
gehen. Und, das wünsche ich mir  
auf persönlicher Ebene, dass wir Mit­
glieder der Ballroom-Community ge­
nauso angesehen werden wie andere 
Künstlerinnen und Künstler. Es soll­
te mehr Verständnis dafür aufkom­
men, dass auch wir Menschen sind, 
die genauso wie alle anderen ihr Le­
ben bestreiten müssen und dement­
sprechend auch gleichwertig behan­
delt werden sollten – im Alltag und 
auf dem Arbeitsmarkt.

Vielen Dank.

Georgina, aka Legendary Mother Leo  
St Laurent ist Tänzerin, Choreografin, 
Kuratorin, »European Mother« des 
House of St. Laurent und als Trail-
blazerin bekannt für die Etablierung 
von Voguing in Deutschland. Litchi 
Saint Laurent ist Künstlerin, Tänzerin 
und Kuratorin in der Ballroom-Szene. 
Sophia Blochowitz ist Redaktionsassis-
tentin beim Deutschen Kulturrat
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Düsseldorf/Köln: Vor ihrer nordrhein-
westfälischen Parteibasis (laut eige­
nen Angaben elf Millionen Mitglieder) 
hat die AfD-Bundesvorsitzende Alice 
Weidel die Politik der CDU scharf at­
tackiert. Die Grönland-Problematik 
sei hausgemacht und Ergebnis einer 
»verlotterten, versifften grünen CDU-
Politik«. Wenn die AfD an der Regie­
rung sei, werde sie für entscheidende 
Änderungen kämpfen, sagte Weidel. 
»Weg mit der Einkommensteuer.« 
Auch das Verbrenner-Verbot wol­
le die AfD abschaffen und die Kern­
kraft wieder einführen. Subventionen 
für Kunst und Kultur werde die AfD 
streichen. Der Bau einer zweihundert­
achtzig Meter hohen Putin-Statue mit 
Dreh-Restaurant im Kopf anstelle des 
Kölner Doms sei beschlossene Sache. 

Mainz: Im Dezember kehrt »Wetten, 
dass...?« nach drei Jahren Pause ins 
ZDF zurück und diesmal mit einer tie­
rischen Überraschung: Bill und Tom 
Kaulitz (36) übernehmen die Mode­
ration der Kultshow. »Die Katze hat 
uns ein paar Mäuse vor die Tür gelegt  
 – und dann kamen die Ratten!«, hat­
te das ZDF zuvor auf Instagram an­
geteasert. Die »Katze« soll angeblich 
Multimilliardär Peter Thiel gewesen 
sein, der schon seit einiger Zeit eine 
»üppige Werbefläche« für seine Spio­
nagesoftware »Superporn« sucht.

Hollywood: Favoriten für die Oscars 
sind diesmal Vampire. Es dominie­
ren zwei wagemutige Filme zwi­
schen Blut, Wut und Mythen: Ryan 
Cooglers »Blood & Sinners« und Paul 
Thomas Andersons »One Battle After 
Another«. Mehr kann sich Hollywood 
eigentlich nicht wünschen. Denn der 
Hauptdarsteller beider Filme, Donald 
Trump, hat zugesagt, seine Oscar-
Statuen persönlich abzuholen.

Wien/Berlin: Kinder mit mangelnden 
Deutschkenntnissen haben in Öster­
reich künftig kürzere Sommerferien. 
Sie müssen eine zweiwöchige Som­
merschule besuchen, um ihre Sprach­
kompetenz zu verbessern. Das hat das 
Parlament in Wien beschlossen. Wer 
verweigert, muss mit einer Geldstrafe 
rechnen. Die Maßnahme ist Teil der 
Integrationspolitik der Koalitions­
regierung von konservativer ÖVP, so­
zialdemokratischer SPÖ und den libe­
ralen Neos. »Deutsch ist der Schlüssel 
für den Bildungsaufstieg, und Deutsch 
ist auch der Schlüssel für ein gelun­
genes Leben«, sagte Bildungsminis­
ter Christoph Wiederkehr (Neos) im 
Parlament. Die Kultus- und Bildungs­
ministerien von 16 deutschen Bundes­
ländern haben daraufhin beschlossen, 
bis zu sieben Millionen Schülerinnen 
und Schüler aus ihren betroffenen 
Schulen in Österreich anzumelden. tg

Kurz-Schluss
Wie ich einmal erkennen musste,  
dass es jede Menge ganz anderer Erkenntnis gibt
THEO GEIßLER

Es reicht. Ungefähr zwanzig Jahre lang 
habe ich versucht, an dieser Stelle die 
für meine individuelle Wahrnehmung 
faktisch erkennbare Realität so reizvoll 
wiederzugeben, dass Fehler und Ma­
cken in den Feldern Kultur, Kunst und 
Politik auch von noch so einseitig fa­
natisierten Funktionärinnen und Funk­
tionären erkannt und ausgebessert wer­
den konnten. Nach einem Volltreffer 
durch einen nordkoreanischen Silves­
terböller wurde mein kalkstarres Neu­
ronenfluss-System offenbar so kräftig 
durchgeschüttelt und beweglich ge­
macht, dass mir pythiamäßig ein ganz 
anderer alle Sinne konzentrierender 
freier Blick auf das nächste Jahr, also 
2027, sich eröffnete. So wird es werden:

2027 — The Glow Age: Die Welt 
hat den Reset-Button gedrückt. Kein 
WLAN verpestet mit kranken, perver­
sen Bits-and-Bytes mehr die friedlich-
cleane Atmosphäre, kein endloser Scroll 
durch die Bedeutungslosigkeit ausbeu­
terischer Ideologien. Stattdessen: pure 
Vibes, natural Flow, Soft Power. Die 
Menschen schauen wieder nach oben  
 – nicht aufs Display, sondern in den 
Himmel. Die Sonne hat wieder schlei­
erfreie Kraft, der Wind schreibt kollek­
tives Wissen eindrücklich auf die Haut. 
Keine Maschinen derangieren die Emo­
tionen. Kein Algorithmus diktiert den 
Tagesablauf. Kein Trump, kein Putin, 

keine künstlichen Leader, die reden, 
um zu herrschen. Die Menschheit hat 
sich detoxed – digital, sozial, spiritu­
ell. Im Jahr 2027 zittert keine Luft mehr 
vom Brummeln der Server, kein Fin­
ger streicht über kalte Tastaturen, kein 
Herz pocht nach dem Rhythmus ma­
schineller Benachrichtigungen. Statt­
dessen singen die Lüfte wieder. Der 
Wind trägt Stimmen, das Lachen von 
Menschen, die sich in die Augen se­
hen, anstatt auf Bildschirme. Die neue 
Erde atmet wieder menschlich – mit 
warmem Atem, der nach Schwarzbrot, 
Haut und Heu duftet.

Kultur ist das Rückgrat der neuen 
Gesellschaft – nicht zwecks Konsum, 
sondern als Lebensenergie. Musik, Ma­
lerei, Literatur: wunderbare Sprachen 
der Verbindung. Kein Geld, kein Sta­
tus, kein Fame – nur Ausdruck. Musik 
geschieht überall. Ohne Bühne, ohne 
Charts. Pure Frequenz. Morgens, in den 
goldenen Hügeln, jammen Jugendliche 
im Tau. Handgetrommelte Beats, Stim­
men wie flüssiges Licht. Sie nennen es 
»sunrise drop«, und jedes Mal klingt 
es neu, weil Wind und der Gesang von 
Vögeln Teil des mächtigen Tracks sind. 
Am Meer stehen Musizierende barfuß 
im Sand, Saxofon, Hangdrum, Vocals – 
Jazz meets Nature. People listen with 
closed eyes, heads swaying, barefoot 
in the foam. Heavy hängt bassige Am­
bient-Musik über den Feldern – so deep, 
dass die Sterne im Takt aufleuchten. 

Kein Konzert, kein Publikum – einfach 
Life jamming back. 

Painting: Bilder werden nicht mehr 
besessen, sondern geteilt, wie Stim­
mungen. Malen ist allgegenwärti­
ges Ritual. Farbe ist Seele. Kein Wett­
bewerb, kein Verkauf. Jede Linie schafft 
eine Beziehung. In den Städten hängen 
Mosaike aus wiedergefundenen Mate­
rialien, reflektierend im Sonnenlicht, 
changing Farben each minute. Kollek­
tive malen mit Biolumineszenz – Bil­
der leuchten, leben, atmen. Ein Ster­
nenhimmel an Wänden.

Sprache ist clear again. Authentisch, 
roh, fließend. Kein Text für Likes, son­
dern für evergrowing Connection: Die 
Alten erzählen Mythen am Feuer, aber 
mit Slang: »Bro, when the ocean first 
breathed, it was literally vibing.« Jun­
ge Poeten schreiben Verse direkt auf 
Blätter, lassen sie im Sommerwind auf­
steigen und davonfliegen – ephemeral 
poetry, no save, no archive. Sprache 
lebt. Kein Grammatikdogma, sondern 
Freestyle-Mind. Wörter sind Sound, 
Farbe, Emotion. Syntax who? It’s all 
about tone. 

Das Gehirn der neuen Menschheit 
funktioniert im Modus sync without 
control. Kein Machtdenken, kein 
EGO.exe, keine Dominanz. Menschen 
verstehen einander nonverbal. Kommu­
nikation ist telepathisch angehaucht  
 – leuchtende Gedankenstränge zwi­
schen Augen, Hirn, Fortpflanzung und 
Herz. Wenn zwei sich austauschen, ent­
steht kein Konflikt, sondern Fusion. Ge­
spräch wird zum Designprozess. Ideen 
tanzen, Worte fließen, keiner will ge­
winnen. Philosophie hat wieder Style 
bekommen. Menschen diskutieren wie 
Impro-Musiker – argumentieren mit 

Flow, nicht mit Druck. Truth isn’t sta­
tic – it’s a dance. Wissenschaft ist keine 
kalte Analyse mehr, sondern vibrieren­
des Staunen. Forscher nennen sich cu­
riosity weavers. Erkenntnis bewegt sich 
in Rhythmen, nicht in Zahlen.

Die Erde hat sich erholt. Kein Plas­
tik, kein Noise, kein Rush. Die Menschen 
sind wieder Teil des Ökosystems, nicht 
dessen Gegner. Jeder Tag beginnt im 
Garten – mental, möglichst real. Bäume 
sprechen wieder. Keine Esoterik, son­
dern simple Normalität. Man hört sie 
atmen, wenn Wind durch ihre Blätter 
fließt – deep green vibes. Flüsse glitzern 
in chromatischem Blau, moosige Stei­
ne reflektieren den Himmel wie NFT-
free Mirrors. Städte sind wieder Biotope. 
Häuser aus Lehm, Glas, Holz – organisch 
verschmolzen mit Efeu, Farn, Myzel. 
Wege wachsen aus Wildblumen, Dächer 
summen vor Bienen. Architektur klingt 
wie Musik; jede Wand, jede Kurve folgt 
innerem Rhythmus. Licht ist kostbar 
geworden. Kein Overexposure. Nachts 
herrschen Dunkelblau und Feuerfarben, 
sanft tanzend wie Slow Beats in einem 
Summer Dream.

Im Jahr 2027 hat die Menschheit 
etwas verstanden, was ihr in Jahrhun­
derten zuvor entglitten war: dass Be­
wusstsein geil ist. Dass Empathie Pow­
er ist. Man lacht wieder, echt, tief, loud – 

from the belly, not the ego. Man lebt 
slow but balanced und trotzdem voller 
Drive. Man liebt, ohne zu besitzen. Man 
denkt, ohne zu trennen.

Die Welt ist nicht perfekt – aber sie ist 
ehrlich geworden. Fehler sind Features. 
Chaos ist Teil des Designs. Wenn nachts 
über den Feldern das Summen der Gril­
len in einen sanften Beat übergeht, dann 
spürt man sie wieder: diese unsichtbare 
Resonanz zwischen Erde, Mensch, Luft 
und Traum. Everything beams. Every­
thing breathes. Everything glows.

Und wenn wir nicht gestorben sind, 
erleben wir’s noch morgen, oder über­
morgen?
Theo (Paulus) Geißler
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