
I	 Plenum  

© Sven Becker fü
r T

RAFFO_Carr
éR

oton
des

Unbedingt! 
Zutritt für alle  
zu Kunst und Kultur

Kongress in Freiburg 
25. und 26. Juni 2015



VERANSTALTET VON

MIT FREUNDLICHER UNTERSTÜTZUNG VON

IN KOOPERATION MIT



3	 Inhaltsverzeichnis

Impressionen

I	 Plenum

1	� Chancengerechtigkeit – Voraussetzung von Freiheit
Thomas Krüger, Präsident der Bundeszentrale für politische Bildung� 14

2	� Theater – ein Ort für alle!
Barbara Mundel, Intendantin des Theater Freiburg� 20

3	� Es kann doch jeder kommen … „Barrierefreiheit“ im deutschen 
Kunstbetrieb und die Notwendigkeit von kollaborativen 
Arbeitsweisen 
Dr. Mark Terkessidis� 22

4	� Chancengerechtigkeit und künstlerische Praxis:  
Fakten und Märchen 
Livia Patrizi, Künstlerische Leitung  
TanzZeit – Zeit für Tanz in Schulen� 31

5	 Podium zu den Eröffnungsvorträgen
Claudia Henne im Gespräch mit  
Dr. Mark Terkessidis 
Livia Patrizi, künstlerische Leitung  
Barbara Mundel, Intendantin des Theater Freiburg� 39

6	 Kultur für alle schaffen – geht das überhaupt? 
Claudia Henne im Gespräch mit  
Isabel Pfeiffer-Poensgen, Generalsekretärin, Kulturstiftung der Länder 
Teresa Darian, Wissenschaftliche Mitarbeiterin, Kulturstiftung  
des Bundes  
Jürgen Walter, Staatssekretär im Ministerium für Wissenschaft, 
Forschung und Kunst Baden-Württemberg 
Frank Albers, Projektleiter des Förderschwerpunkts  
Kulturelle Teilhabe der Robert Bosch Stiftung 
Dr. Catrin Hannken, Referatsleiterin, Bundesministerium für  
Bildung und Forschung/Kultur macht stark� 49



4	 Inhaltsverzeichnis

7	� Chancen schaffen – drei Beispiele aus der Praxis

Durch-Blick. Modedesign-Kurse in Schulen 
Eva Gronbach, Modedesignerin� 60

Literatur sehen. Die Literaturschule LINA am  
Deutschen Literaturarchiv Marbach 
Verena Staack, Deutsches Literaturarchiv Marbach� 63

Vielfalt erleben.  
Die Ausstellung „Villa Global – The Next Generation“ 
Petra Zwaka, Jugend Museum, Berlin� 64

II	 Künstlerische Beiträge

1	� Die gute Stadt
Eine Stadt-Oper von Sinem Altan und Tina Müller� 68

2	� Die gute Stadt – Entstehung einer Produktion
Claudia Henne im Gespräch mit  
Sinem Altan, Komponistin 
Michael Kaiser, Künstlerischer Leiter  
Junges Theater am Theater Freiburg 
Thalia Kellmeyer, Regisseurin 
Maria Lenz, mitwirkende Schülerin 
Kornelia A. Luettman, Mitwirkende 
Jakob Mandzak, mitwirkender Schüler 
Paulo André de Melo Oliveira, Mitwirkender 
Nikolaus Reinke, Musikalischer Leiter� 70

3	� LOOK! – Rap Clip Ostheim
Videoclip von Schülern der 6. Klassen aus der  
Werkrealschule Ostheim, Stuttgart� 83

4	� Weit vom Auge – weit vom Herz … reloaded
Crossover Poesie/HipHop mit unbegleiteten  
jugendlichen Flüchtlingen und der Gruppe Juvenile Maze,  
Dance Emotion, Freiburg� 85



5	 Inhaltsverzeichnis

5	� Öffentliche Unterrichtsstunden

Mode-Bewusst-Sein 
Modestunde mit Eva Gronbach� 87

Alter Fuchs! 
Designworkshop mit Judith Stuntebeck� 91

Was soll aus Jascha bloß werden? 
Zweisprachige Erzählstunde mit Nikola Hübsch  
und Marta Schröder� 93

Learning by moving 
Tanzworkshop mit Graham Smith� 95

6	� Künstlerdiskurs:  
Chancengerechtigkeit in der Praxis
Thomas Krüger im Gespräch mit 
Eva Gronbach, Modedesignerin 
Nikola Hübsch und Marta Schröder, Erzählerinnen 
Graham Smith, Tänzer und Choreograf 
Judith Stuntebeck, Designerin� 100

III	Foren

1	� Chancen geben, Chancen wahrnehmen – aber wie?  
Einführung in die Foren
Dr. Margarete Schweizer, Projektleiterin Kinder zum Olymp!, 
Kulturstiftung der Länder� 113

2	� Vorwort zu den Forenprotokollen der Kongressbeobachter
Prof. Dr. Hendrikje Mautner-Obst und Prof. Dr. Sointu Scharenberg,  
Staatliche Hochschule für Musik und Darstellende Kunst Stuttgart� 116

3	� Forum I 
Wege ins System: Strukturen für kulturelle Bildung� 118

4	� Forum II 
Beitrag der Organisierten: Kultureinrichtungen als Chancengeber� 126



6	 Inhaltsverzeichnis

5	� Forum III 
Beitrag der Freien: Können Künstler es besser?� 134

6	� Forum IV 
Ideen für die Fläche: Chancen schaffen im ländlichen Raum� 142

7	� Forum V 
Chancengeberin Schule: Sind in der Schule alle gleich? � 151

8	� Forum VI 
Chancengeber Kindergarten:  
Kunst und Kultur für die Kleinsten� 159

9	� Forum VII 
Geschlecht als Chance: Mädchen im Vorteil?� 168

10	� Forum VIII 
Kultur macht stark: 
Gerechte Chancen durch Bündnisse für Bildung� 176

IV	Bilanz

1	� Abschlusspodium:  
Chancen geben, Chancen wahrnehmen – aber wie?
Claudia Henne im Gespräch mit  
Dr. Marion Ackermann, Künstlerische Direktorin,  
Kunstsammlung NRW, Düsseldorf  
Prof. Dr. Johannes Bilstein, Professor für Pädagogik,  
Kunstakademie Düsseldorf 
Helga Boldt, Schulleiterin, Neue Schule Wolfsburg 
Teresa Darian, Wissenschaftliche Mitarbeiterin,  
Kulturstiftung des Bundes 
Dr. Sabine Dengel, Wissenschaftliche Referentin,  
Bundeszentrale für politische Bildung  
Ulf Großmann, Koordinator der Netzwerkstelle  
Kulturelle Bildung im Kulturraum  
Oberlausitz-Niederschlesien 
Cornelia von Ilsemann, ehem. Leiterin des Schulausschusses der KMK 
Dr. Gabriele König, Geschäftsführerin, Kinder-Akademie Fulda� 185



7	 Inhaltsverzeichnis

2	� Ausblick auf das Thema des 8. Kongresses:  
Kulturelle Bildung im Kontext von Globalisierung 
Dr. Marion Ackermann, Kunstsammlung NRW, Düsseldorf 
Isabel Pfeiffer-Poensgen, Kulturstiftung der Länder� 199

V	 Anhang

1	 Biografien der Referenten und Moderatoren � 204

2	 Teilnehmerliste � 229



8

‹ zurück zum Inhalt

 Impressionen

Impressionen

Vorabend des Kongresses  
im Augustinermuseum Freiburg



9

‹ zurück zum Inhalt

 Impressionen

Hauptveranstaltungsort  
des Kongresses: Theater Freiburg



10

‹ zurück zum Inhalt

 Impressionen



11

‹ zurück zum Inhalt

 Impressionen

Abendempfang
im Historischen Kaufhaus am Münsterplatz



12

‹ zurück zum Inhalt

 Impressionen



13

‹ zurück zum Inhalt

I
Plenum

1	� Chancengerechtigkeit – Voraussetzung von Freiheit� 14
2	� Theater – ein Ort für alle!� 20
3	� Es kann doch jeder kommen …� 22
4	� Chancengerechtigkeit und künstlerische Praxis: Fakten und Märchen � 31
5	 Podium zu den Eröffnungsvorträgen� 39
6	 Kultur für alle schaffen – geht das überhaupt? � 49
7	� Chancen schaffen – drei Beispiele aus der Praxis� 60



14I	 Plenum

‹ zurück zum Inhalt

1	 �Chancengerechtigkeit – Voraussetzung von Freiheit
Rede zur Kongresseröffnung im Augustinermuseum 
Freiburg am 24. Juni 2015

Thomas Krüger, Präsident der Bundeszentrale für politische Bildung

Sehr geehrte Damen und Herren, 
sehr geehrter Herr Dr. von Stockhausen,

ich begrüße Sie herzlich im Namen der Mitveranstalter: der Kulturstiftung 
der Länder, die die Bildungsinitiative Kinder zum Olymp! 2004 ins Leben 
gerufen hat und die viele von Ihnen auch über den erfolgreichen jährlichen 
Wettbewerb Kinder zum Olymp! kennen. Und im Namen der Kulturstiftung 
des Bundes, die sich auch in diesem Jahr für einen exzellenten künstlerischen 
Beitrag zum Kongress stark gemacht hat. Morgen Abend können wir „Die gute 
Stadt“, eine Stadt-Oper von Sinem Altan verfolgen.

Der Freiburger Neurowissenschaftler Joachim Bauer, den zumindest die an-
wesenden Freiburger/innen kennen werden und dessen Bücher in den ansäs-
sigen Buchhandlungen an prominenter Stelle ausgestellt sind, hat 2007 ein 
„Lob der Schule“ geschrieben, eine Publikation, die damals auch als Replik 
auf Bernhard Buebs Bestseller „Lob der Disziplin“ gedacht war. Es ging ihm 
darum, dass man mit rigiden und robusten Mitteln in der Pädagogik nicht 
weiterkommt. Anders als Bueb führt Bauer den Mangel an Selbstvertrauen, 
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an fachlichem Grundwissen und an sozialer wie emotionaler Kompetenz, mit 
dem viele Schüler/innen die öffentlichen Schulen in unserem Land verlassen, 
darauf zurück, dass es vielfach nicht gelingt, die wichtigste Voraussetzung für 
Lernerfolg zu schaffen: Konstruktive und lernfördernde Beziehungen: „Alles 
schulische Lehren und Lernen ist eingebettet in ein interaktives und dialogi-
sches Beziehungsgeschehen.“ Bauer argumentiert: „Neueste neurobiologische 
Studien zeigen: entscheidende Voraussetzung für biologische Funktionstüch-
tigkeit unserer Motivationssysteme sind das Interesse, die soziale Anerkennung 
und die persönliche Wertschätzung, die einem Menschen entgegengebracht 
werden“. Schon die Aussicht auf Zuwendung, Anerkennung oder Wertschät-
zung sei, so Bauer, motivationsfördernd. Soziale Ausgrenzung oder Isolation 
dagegen wirken sich nachweislich motivationshemmend aus. Erfolg in der 
Schule hängt demnach entscheidend von einem leidenschaftlichen Interesse 
der jeweiligen Bezugspersonen an der Fortentwicklung der Kinder und Jugend-
lichen, also von Resonanzbeziehungen ab. Sie kennen das sicher alle aus eige-
nem Erleben: Wenn Sie einen Lehrer oder eine Lehrerin fesselnd und inter
essant finden, avanciert das jeweilige Fach schnell zum Favoriten und bestimmt 
nicht selten die weitere Bildungskarriere.

Den Argumenten von Joachim Bauer werden viele unter Ihnen sicherlich zu-
stimmen können. Die Frage ist nur: Wie bringen wir diese Erkenntnisse mit 
unserer Forderung nach Chancengerechtigkeit in der kulturellen Bildung zu-
sammen? Können wir glaubwürdige Intersubjektivität und Resonanzbezie-
hungen institutionalisieren? Oder müssen wir hoffen, dass jede/r Bildungsver-
antwortliche sein oder ihr Bestes gibt? Können wir davon ausgehen, dass die 
Kunst geeignet ist, Resonanzerlebnisse zu vermitteln – ein Argument, dass der 
Jenaer Soziologe Hartmut Rosa in einem anderen Kontext anführt? Nach meiner 
Auffassung müssen wir auf allen Ebenen der Bildungsverantwortung über die 
Frage der Gerechtigkeit neu nachdenken und die Bildungsgerechtigkeit als 
zentralen Bestandteil einer fairen und gerechten Gesellschaft betrachten.

Diese Ebenen sind neben der konkreten pädagogischen und künstlerischen 
Arbeit wichtig für die Ausbildung der Pädagogen in Kita über Schule, Kultur
einrichtungen bis hin zu den freien Vermittlungskontexten. Die Ausrichtung 
unserer Institutionen und Förderinstrumente auf die Frage der Gerechtigkeit 
sowie die Schaffung von gerechten Strukturen des Zugangs und der Partizi-
pation sind kardinale Herausforderungen einer gelingenden kulturellen Bil-
dung. Darüber hinaus müssen die politischen Akteure und die jeweils zustän-
digen Verwaltungen über die Veränderungen der Rahmenbedingungen neu 
nachdenken und reflektieren, was nicht gerade einfach ist, denn es gibt im 
Zuge der Globalisierung eine Reihe von Herausforderungen, die sich der poli-
tischen Steuerung entziehen. Ich möchte Ihnen einige Beispiele für Maßnah-
men geben, die ich für geeignet halte, die Weichen neu zu stellen und Sie 
werden sich in den kommenden beiden Tagen auch mit einer großen Anzahl 
von Anschauungen einer gelungenen Verwirklichung von Chancengerechtig-
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keit auseinandersetzen können, die wir Ihnen im Übrigen präsentieren wollen, 
ohne dabei Defizite und Probleme zu vertuschen oder zu kaschieren.

Gerechtigkeit ist eine zentrale Kategorie auch in der politischen Bildung. Der 
unlängst verstorbene politische Philosoph John Rawls nennt die Gerechtigkeit 
die „erste Tugend sozialer Institutionen“ (Theorie der Gerechtigkeit, 1971, 
S. 19). Rawls, der als Vertragstheoretiker in der Tradition von John Locke und 
Immanuel Kant steht und der sich vom utilitaristischen Gedankengut der 
neoliberalen Schule distanziert hat, entwickelt verschiedene Gerechtigkeits-
grundsätze, von denen einer für uns besonders interessant ist. Dieser Gedanke 
besteht darin, dass soziale und ökonomische Ungleichheiten in einer Gesell-
schaft nur dann gerechtfertigt sind, wenn Sie mit Ämtern und Positionen 
verbunden sind, die allen unter der Bedingung fairer Chancengleichheit zur 
Verfügung stehen und die damit zu einem größeren zu erwartenden Vorteil 
für die am wenigsten Begünstigten führen. Rawls nennt das das Differenz-
prinzip.

Was hat es mit dieser Chancengleichheit auf sich? In modernen Gesellschaften 
fassen wir sie meist als Frage der Verteilungsgerechtigkeit, als Frage des gleichen 
Zugangs zu Lebenschancen auf. In unserem Kontext sollten wir sie zunächst 
als Frage des gleichen Zugangs zu kulturellen Bildungsangeboten betrachten. 
Die französische Kulturministerin Fleur Pellerin, die wir nach Freiburg einge-
laden haben und die leider aus terminlichen Gründen nicht an unserem Kon-
gress teilnehmen kann, sagt zu dieser Thematik: „Ce qui m’intéresse, c’est de 
faire en sorte que la culture ne soit pas réservée à une élite qui détiendrait seul 
les codes [de compréhension] de l’art.“ (sinngemäß übersetzt bedeutet das so 
viel wie: „Was mich interessiert, ist dafür zu sorgen, dass Kultur/Bildung nicht 
nur eine Elite erreichen kann, die als einzige die kulturellen Codierungen 
verstehen kann“). Bei der Bundeszentrale für politische Bildung haben wir 
schon vor längerer Zeit begonnen, das Dechiffrieren der kulturellen Codes als 
eines der zentralen Lernziele auf unsere Agenda zu schreiben und uns hier im 
Schwerpunkt auch dem Feld des Audiovisuellen und auch der Mode zu enga-
gieren, was in diesen Kongress mit eingeflossen ist. Das Beherrschen der habi-
tuellen Regeln in einer Gesellschaft kann als zentrales Knowhow gelten, mit 
dem ungleiche Chancenverteilungen durch die Individuen selbst ausgehebelt 
werden können. Wir haben uns mit unseren Partnern aber auch dafür stark 
gemacht, dass wir im Kontext kultureller Bildung nicht mehr nur über soge-
nannte Hochkulturtransfers sprechen, wofür unser Kongress Kinder zum 
Olymp! das beste Beispiel ist.
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In der Bundeszentrale haben wir bereits Anfang des Jahrtausends vollständig 
davon Abstand genommen, politische Bildung nur denjenigen anzutragen, die 
sie traditionell nachfragen. Wir arbeiten schwerpunktmäßig an der Entwick-
lung von differenziertesten Formaten für die unterschiedlichsten Zielgruppen 
und wir suchen immer auch das, was Joachim Bauer einfordert: den engen 
Dialog mit denen, die mit uns arbeiten wollen. Das führt dann eben auch 
dazu, dass wir in Sachen politischer Bildung mit dem Fernsehen zusammen-
arbeiten. Nicht mit den öffentlich-rechtlichen Anstalten, an die sie jetzt viel-
leicht denken. Wir haben uns das scheinbar politikfreieste Angebot herausge-
sucht. Nämlich RTL 2, die am ehesten Expertise über die uns interessierende 
Zielgruppe bildungsbenachteiligter Jugendlicher zu haben scheint. Heraus
gekommen sind unkonventionelle Kooperationen mit der Soap „Berlin Tag 
und Nacht“ und die Entwicklung des Formats „Zeit für Helden“.

Zu solchen unkonventionellen Arbeitsweisen sind auch viele der Kollegen und 
Kolleginnen in den Kultureinrichtungen übergegangen oder beginnen zumin-
dest damit. Man braucht aber unbedingt einen methodischen und inhaltlichen 
Kompass bei solchen grenzüberschreitenden und interdisziplinären Strategien. 
Die bpb hat mit den drei Prinzipien des sogenannten Beutelsbacher Konsens 
gute Erfahrungen gemacht: dem Kontroversitätsprinzip, dem Überwältigungs-
verbot und der Ermöglichung einer eigenen Analyse und Urteilsbildung, die 
die Beteiligung in den Bildungsprozessen einschließt und handlungsorientie-
rend und aktivierend wirkt.

Ich sehe vielerorts gute Ansätze: Die Akteure der kulturellen Bildung, zu denen 
ich Sie und auch uns zähle, haben sich angesichts der Zukunftsherausforde-
rungen auf einen guten Weg gemacht. Sie zeigen Offenheit und Lernbereit-
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schaft gegenüber den Fragen der Inklusion, der Einwanderungsgesellschaft 
und der digitalen Entwicklung. Sie setzen Zeichen, in dem sie Menschen auf 
Schlüsselpositionen ihrer Institutionen heben, die noch vor wenigen Jahren 
keine Chancen gehabt hätten und die dadurch heute zentrale Impulse für 
Entwicklungen in die richtige Richtung geben.

Wir dürfen uns aber auch nicht besoffen reden und haben die Augen aufzu-
halten, wo sich unsere Gesellschaft aufgrund falscher oder nicht getroffener 
Entscheidungen in eine problematische Richtung entwickelt. Lassen wir uns 
nicht ablenken von dem Problem, dass sich die Schere zwischen Arm und 
Reich in dieser Gesellschaft auf dramatische Weise immer weiter spreizt. Die 
umfassende Ökonomisierung der postfordistischen Gesellschaft lässt Men-
schen brutal zurück, die sich den Verwertungslogiken verweigern oder mit 
ihnen nicht mithalten. Diese Problematik betrifft auch die kulturelle Bildung 
in zentraler Weise. Ich denke wir sollten öffentlich artikulieren, dass wir eine 
solidarische und demokratische Gesellschaft wollen, in der Leistungsverspre-
chen, aber auch gleiche Rechte auf Bildung für alle gelten. Und nicht etwa eine 
Gesellschaft von Privilegien, in der zum Beispiel Vermögen und Erbschaften 
einseitig geschützt werden und die dazu führen können, dass öffentliche Güter 
wie die öffentliche Bildung unter die Räder kommen und das Nachsehen haben 
zum Beispiel gegenüber einer wachsenden Zahl von privaten Einrichtungen. 
Als Einstiegslektüre empfehle ich die jüngste Publikation von Julia Friedrichs 
„Wir Erben“ und das 2014 erschienene Buch des Autors der Nachdenkseiten 
Jens Berger „Wem gehört Deutschland?“.

Die Förderung von Exzellenz und Elitenbildung sollte uns nicht davon abhal-
ten, auch in die „normale“ Bildung mehr zu stecken, als wir das zurzeit tun. 
Vor allem sind es Investitionen in die frühkindliche Bildung und hier auch 
und gerade in die kulturelle frühkindliche Bildung, die dem Prinzip einer 
chancengerechten Bildung für Alle nutzen. Die Grundlagen für ein Ausschöp-
fen der Bildungspotentiale werden in den ersten Lebensjahren gelegt. Deswegen 
ist eine gute Infrastruktur mit qualifiziertem und fair bezahltem pädagogi-
schem Personal eine Schlüsselfrage heutiger Bildungspolitik.

Gerechtigkeit ist aber auch die Voraussetzung von Freiheit. Freiheit zur Ent-
faltung, auch zur Entfaltung von Differenz. Denn es geht bei Gerechtigkeit 
nicht um Gleichmacherei. Aber eine Freiheit, die die Rückkopplung zur Chan-
cengerechtigkeit verliert kann, wird wie wir im Zusammenhang der Verspre-
chungen und Dienstleistungen globaler digitaler Verwertungsplattformen in 
den sozialen Medien beobachten können, schnell auch zu Freiheitseinbußen 
führen. Wenn Persönlichkeitsrechte einer Datenökonomie unterworfen werden, 
die eigene Urteilsbildungen und Orientierungen zu manipulieren und zu be-
einflussen versucht, dann ist Vorsicht und Umsicht geboten. Dann braucht es 
politische und kulturelle Bildung, die Aufklärung und Fantasie freisetzt, 
Mensch zu bleiben.
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Wo dienen Kunst und Kreativität heute der Persönlichkeitsbildung von Kindern 
und Jugendlichen? Und wo laufen sie Gefahr, vor den Karren des Kommerzes 
im Lifestylekapitalismus gespannt zu werden? Starke und kritische Kinder und 
Jugendliche werden die Kunst zuerst für sich selbst und ihr soziales Umfeld 
und nicht nur für ökonomische Zwecke bis hin zur Selbstvermarktung nutzen. 
Der Soziologe Andreas Reckwitz hat unter dem Stichwort „Kreativitätspara-
digma“ beschrieben, dass vor allem eine kritische kulturelle Bildung dem  
sozialen Kreativitätsimperativ gegenüberzutreten vermag, der von uns perma-
nent verlangt, uns als schöpferische Subjekte zu modellieren. Aber nicht um 
unseres Selbst willen, sondern weil sich nur dieses noch in den alles durchdrin-
genden Verwertungslogiken des Kapitalismus vermarkten lässt.

Ich möchte abschließend den Partnern und Gastgebern dieses Kongresses dan-
ken. Allen voran heute Abend dem Augustinermuseum, das uns einen beein-
druckenden Ort für unseren Kongressauftakt zur Verfügung gestellt hat sowie 
der umtriebigen Stadt Freiburg. Und natürlich besonders herzlich dem Theater 
Freiburg. Beide waren bereits im letzten Herbst Gastgeber unseres erfolgreichen 
Festivals Politik im Freien Theater. Ich danke dem Innovationsfonds Kunst 
des Landes Baden-Württemberg, dem Bundesministerium für Bildung und 
Forschung und der Robert Bosch Stiftung, die der bpb seit vielen Jahren in 
vielen wichtigen Projekten verbunden ist. Ein besonderer Dank gilt denen, die 
die Arbeit der Konferenzvorbereitung übernommen haben. Frau Schweizer 
von der Kulturstiftung der Länder, Teresa Darian von der Kulturstiftung des 
Bundes und Sabine Dengel von der bpb. Ich wünsche Ihnen zwei anregende 
und unvergessliche Kongresstage, mit denen im Gepäck Sie sich danach wieder 
in Ihre spannende und kreative Arbeit vor Ort stürzen können. Wir brauchen 
Sie, wir brauchen Ihre Empathie und Fantasie vor Ort, um das Leben um die 
entscheidende Nuance lebenswerter zu machen. 

Vielen Dank! 

– Es gilt das gesprochene Wort –
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Begrüßung im Theater Freiburg am 25. Juni 2015
Barbara Mundel, Intendantin des Theater Freiburg

Sehr geehrte Frau Pfeiffer-Poensgen für die Kulturstiftung der Länder, sehr 
geehrter Herr Staatssekretär Walter, lieber Herr von Kirchbach, unser Sozial- 
und – jetzt hätte ich fast gesagt: Theaterbürgermeister – Kulturbürgermeister!, 
liebe Gäste des Kongresses Kinder zum Olymp!, 

bevor wir alle heute Morgen dieses Haus betreten haben, waren schon zwei 
Menschen genau gesagt um 5.28 Uhr da: ein Türmer, eine Türmerin von 
Freiburg und sein Begleiter oder seine Begleiterin. Sie haben vielleicht, wenn 
Sie von vorne auf das Theater zugegangen sind, neben dem H von Heart of the 
City auf dem Dach des Theaters eine hölzerne Plattform bemerkt, die wie eine 
kleine Bühne auf dem Dach des Theaters thront. 

Das Projekt „Die Türmer von Freiburg“ der Choreografin Joanne Leighton ist 
ein, wie ich finde, faszinierendes Langzeitprojekt, das wir am vergangenen 
Samstag starten durften und das viele unserer normalen Arbeitsparameter – 
wenn es denn solche gibt – aushebelt. Jeden Tag nimmt bei Sonnenaufgang 
und bei Sonnenuntergang je ein Mensch für eine Stunde diesen Platz ein, 
diese kleine Bühne, und wird dort von seinem Begleiter für eine Stunde allein 
gelassen. Ohne Handy, vorbereitet von Tänzern und Choreografen in einem 
Workshop, um sich unter anderem mit dem Thema von Präsenz auseinander-
zusetzen. Dieses Projekt, für das sich jeder auf einer Website anmelden konn-
te, dreht das Verhältnis von Zuschauern und Agierenden komplett um, wirbelt 
es durcheinander, macht die Stadt zur Bühne, den Türmer zum Zuschauer 
und Schauspieler, spielt mit der Frage nach dem Verhältnis von Individuen 
und Gesellschaft, versucht den Standort des Einzelnen und sein Verhältnis zu 
dieser Stadt zu reflektieren. 

Dieses Theater feiert 2016 einen besonderen Geburtstag, es ist nämlich dann 
150 Jahre ein Stadttheater, ein Theater in kommunaler Hand. Die Türmer von 
Freiburg sind so etwas wie ein Geburtstagsgeschenk an uns selbst und an die 
Stadt, da es auf ungewöhnliche Weise etwas sichtbar macht, was uns seit neun 
Jahren hier in Freiburg sehr beschäftigt: Wie kann ein Theater, ein öffentlicher 
Ort, ein Ort für möglichst alle, möglichst viele werden? Wie können wir die 
sich rasant verändernde Gesellschaft als Chance für unsere künstlerische Pro-
duktion verstehen und nicht als Last? 

So ist es fast selbstverständlich, dass ich mich freue, Sie heute alle hier begrü-
ßen zu dürfen, mich bedanken darf bei denen, die dieses Projekt so großzügig 
finanziell unterstützen, initiieren und am Leben halten, der Kulturstiftung der 
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Länder und ihrer Partner und dem Land Baden-Württemberg, das diese Ver-
anstaltung hier ebenfalls unterstützt hat. Ich bedanke mich bei allen, die diese 
komplexe Organisation, diese knapp zwei Tage auf die Beine gestellt haben. 

Das Verhältnis von Bildung und Kunst immer wieder neu zu definieren, schei-
tern zu dürfen, neue Erfahrungen zu machen, das wird eine der spannendsten 
Herausforderungen für alle, die sich in diesem Feld bewegen, für die nächsten 
Jahre. 

Ich danke Ihnen sehr, ich wünsche uns allen einen wunderbaren, spannenden 
Kongress und freue mich auf die Begegnungen in den Foren und rund um alle 
Veranstaltungen dieser nächsten eineinhalb Tage. Vielen Dank!
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3	 �Es kann doch jeder kommen … „Barrierefreiheit“ 
im deutschen Kunstbetrieb und die Notwendig-
keit von kollaborativen Arbeitsweisen 

Dr. Mark Terkessidis

Zuerst möchte ich auf das Wort „Teilhabe“ zu sprechen kommen, welches ja 
eines ist, das einen nicht unbeträchtlichen Teil der Diskussion über kulturelle 
Bildung prägt, und ich habe es auch in den Papieren gefunden, die zu dieser 
Veranstaltung geführt haben. Ich mag das Wort „Teilhabe“ nicht, weil ich 
finde, dass es ein bisschen wie Integration klingt. Es hat so ein paternalistisches 
„Geschmäckle“, das ich hier auch noch weiter ausführen werde. 

Aber lassen Sie mich bei dem Begriff „Teilhabe“ bleiben und ihn einmal ernst 
nehmen. Fatih Cevikkollu meinte neulich zu mir: Wenn einer Teilhabe haben 
soll, etwas bekommen soll, dann muss ein anderer auch etwas geben. Es 
braucht also auch Teilgabe. Das scheint mir etwas zu sein, was vor allen Dingen 
in den Kulturinstitutionen noch nicht unbedingt in das Bewusstsein gerückt 
ist, dass wenn da Leute sind, die an etwas teilhaben sollen, es auch irgendeine 
Form von Teilgabe benötigt. 

Ich war kürzlich in einer mittelgroßen deutschen Stadt im Rheinland, wo ich 
vor den Leitern der Kulturinstitutionen über Interkultur gesprochen habe. Ich 
selbst hatte an meinem eigenen Vortrag fast schon ein bisschen Langeweile, 
weil ich jetzt seit fünf Jahren über interkulturelle Öffnung rede, aber dort war 
vieles noch neu. Was bedeutete, dass das, was ich gesagt und für relativ selbst-
verständlich gehalten habe, nämlich dass die Notwendigkeit besteht, verschie-
dene Veränderungen vorzunehmen, bei einem nicht unbeträchtlichen Teil 
dieser Kulturinstitutionsleiter zu offener Ablehnung und fast schon zu Feind-
seligkeit führte. Man erlebt es relativ häufig, dass es einen Unwillen gibt, sich 
zu öffnen, einen Unwillen, irgendeine Form von Teilgabe zu leisten. 

Nun geht es um kulturelle Bildung, ein Wort, mit dem ich auch immer so 
meine Probleme habe. Ich habe sehr viele Papiere gewälzt, bevor ich hierhin 
gekommen bin, weil kulturelle Bildung nicht mein gewöhnliches Thema ist. 
Ich hab auch das Papier gelesen, welches die Kultusministerkonferenz zu die-
sem Thema geschrieben hat, das sie ja wahrscheinlich alle kennen, und das ja 
so eine Art Grundlage bilden soll. Mir sind in diesem Papier der Kultusminis-
terkonferenz einige Sachen aufgefallen, auf die ich kurz eingehen und mit 
denen ich eine Kurve zu meinem eigentlichen Thema schlagen möchte. Solche 
Papiere sind immer Kompromisse. Das heißt, wenn ich mir Formulierungen 
rausnehme, weiß ich auch, dass dort andere Formulierungen drin stehen, mit 
denen ich viel besser leben kann. Dennoch: Zwei Sachen sind mir aufgefallen. 
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Ein Punkt in dem Papier der Kultusministerkonferenz zu kultureller Bildung 
ist: „Kinder und Jugendliche müssen mehr als bisher an Kultur herangeführt 
werden.“ Der andere Punkt, der mir aufgefallen ist: „Die Auswahl an Kultur-
angeboten darf hinter alltäglichen Konsumgenüssen nicht zurückstehen.“ Diese 
Opposition, vor allem diese letzte Opposition, Kulturangebote versus alltäg
liche Konsumgenüsse, die findet man sehr oft. In ganz vielen Texten über 
kulturelle Bildung habe ich diese Opposition gefunden – bis hin zu Birgit 
Mandels Ausführung über „Audience Development“. Da gibt es also „Kultur“ 
– was auch immer das sein mag, aber Kultur ist auf jeden Fall gut – und dann 
gibt es Kommerz, technische Geräte, Unterhaltungsorientierung und so weiter 
– eher schlecht. Da haben wir also eine klare, hierarchische Opposition. 

Ich möchte gerne auf diese beiden Punkte eingehen, weil sie mir relevant in 
Bezug auf Öffnung erscheinen. Denn der Kulturbetrieb ist einer, der sich selbst 
– deswegen heißt mein Vortrag auch „Es kann doch jeder kommen“ – für 
äußerst offen hält, der aber intern massive Ausgrenzungsmechanismen birgt, 
über die er sich selbst selten Rechenschaft ablegt. 

Also, Kinder und Jugendliche müssen also an irgendetwas „herangeführt“ wer-
den. Wie stellen wir uns eigentlich das Subjekt vor, das „herangeführt“ werden 
muss? Und: An welche Kultur muss dieses Subjekt eigentlich herangeführt 
werden? Wenn ich diese Bemerkung ernst nehme, ist das Subjekt, das irgendwo 
herangeführt werden muss, offenbar eines, das noch keine Kultur hat, also: 
Wir müssen es ja heranführen, weil es ja noch keine Kultur hat. Wenn es so 
wäre, dann ist der Begriff von Kultur, der da zu Grunde liegt, einer, der dem 
widerspricht, was man meint, wenn man von Kunst und Kultur spricht. 
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Alle Papiere in Deutschland, die von Kulturpolitik handeln, sprechen von 
Kunst und Kultur. Aber was heißt das wiederum? Sind Kunst und Kultur zwei 
unterschiedliche Dinge? Anscheinend weiß man es nicht so genau. Der Begriff 
„Kultur“ ist in den Sechziger Jahren aufgrund eines gewissen Drucks vor allem 
von der UNESCO eingeführt worden, die gesagt hat: Kunst bildet sich nicht 
nur ab in den hohen ideellen Werte, die in der Literatur, dem Theater und so 
weiter zum Ausdruck kommen, sondern auch in der gesamten Lebensweise. 
Diese Sichtweise regierte auf den antikolonialen Bewegungen im Süden und 
den Neuen Sozialen Bewegungen im Westen. 

Wenn ich nun davon spreche, dass jemand an Kultur herangeführt werden 
soll, dann gehe ich davon aus, dass Kinder und Jugendliche keine Kultur als 
gesamte Lebensweise haben. Das stimmt aber nicht! Natürlich haben die eine 
Lebensweise, sie haben sogar eine sehr differenzierte und intensive Lebensweise! 
Ich will Ihnen ein paar Beispiele nennen: Henry Jenkins, Medienwissen-
schaftler aus den USA, hat kürzlich festgestellt, dass fünfzig Prozent der Jugend-
lichen in sogenannte „participatory cultures“ verwickelt sind. Das heißt, sie 
sorgen für die eigene Zugehörigkeit zum Beispiel über die sozialen Netzwerke; 
sie sorgen für den eigenen Ausdruck, indem sie zum Beispiel YouTube-Videos 
präsentieren und alle möglichen anderen Formen von Kreativität pflegen. Sie 
sind verwickelt in die kollaborative Herstellung von Wissen über Gaming, 
über Wikipedia, über Instagram, über Tumblr usw. Sie sind verwickelt in 
Zirkulationen, sie bloggen, sie posten, sie teilen die ganze Zeit alle möglichen 
Formen von Wissen und künstlerischer Aktivität. 

Kinder und Jugendliche sind zudem im Großen und Ganzen polyglott und 
transnational orientiert. Sie wissen vielleicht, dass bei den unter Sechsjährigen 
in den großen westdeutschen Städten die Kinder mit Migrationshintergrund 
in der Mehrheit sind. Für Frankfurt ergeben sich da Zahlen von 67,5 Prozent. 
Das heißt, zwei Drittel der Kinder, die in Frankfurt demnächst in die Schule 
kommen, haben mindestens ein Elternteil, das selbst noch in die Bundesrepu-
blik eingewandert ist. Diese Kinder und Jugendlichen sind nicht nur im 
Durchschnitt transnational und polyglott, sie halten deswegen auch die Dif-
ferenz aus, sind eingeübt in Toleranz. Absurderweise gilt das oftmals als Ziel 
von kultureller Bildung, die Kinder und Jugendlichen zur Toleranz zu erzie-
hen, obwohl sie es sind, die genau diese Toleranz leben. Während die Personen, 
die in den Kulturinstitutionen arbeiten oder die Leute, die kulturelle Bildung 
machen, diese Toleranz oft gar nicht aushalten müssen. 

Ich hab mir den Spaß gemacht, mir mal die Teilnehmerliste vom letzten Tref-
fen Kinder zum Olymp! anzugucken und habe einfach alle Namen markiert, 
bei denen ich einen Migrationshintergrund vermutet habe. Ich habe sogar die 
Namen von Frauen mit einem deutschen Vornamen dazu gerechnet, wo eigent-
lich relativ klar war, dass kein Migrationshintergrund existiert. Ich komme 
unter den Teilnehmern des letzten Kongresses auf einen Anteil von drei 
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Prozent – hochgerechnet! Das wird dieses Mal auch nicht viel anders sein. 
Also das heißt, Sie halten die Toleranz, die sie dann möglicherweise bei den 
Kindern verankern müssen, gar nicht aus. Die Kinder machen das, die Kinder 
haben Ihnen etwas voraus. Die Kinder leben in dem, was man in der Soziologie 
gern als „postmigrantische Gesellschaft“ bezeichnet. Die Kinder sind sich  
lebenspraktisch sehr stark über die Bedeutung dieses Begriffs im Klaren: Es 
gib in der Gesellschaft keinen Prozess mehr, der nicht auf die eine oder andere 
Weise von Migration beeinflusst ist. Migration ist eines der zentralen Themen 
dieser Gesellschaft, kein Randthema mehr, wie viele es weiterhin gerne hätten. 

Darüber hinaus sind die Kinder und Jugendlichen technikaffin. Sie kennen 
sich aus mit den technischen Geräten. Sie verrichten sehr viel von dem, was 
Gernot Böhme mal „ästhetische Arbeit“ genannt hat. Ästhetische Arbeit be-
deutet die Produktion von Atmosphären. Da geht es nicht direkt um Bedeu-
tung, da geht es um eine Art ästhetischer Tätigkeit, die in der Lage ist, eine 
Aura zu schaffen, mit der man dann wiederum interagieren kann. Wo ich 
wohne, liegt um die Ecke ein riesiges Oberstufenzentrum, und jeden Morgen 
sehe ich diese Berufsschüler an mir vorbeilaufen. Manchmal bleibe ich unwill-
kürlich stehen, um sie mir anzugucken, weil die wirklich schon am frühen 
Morgen so beeindruckend ästhetische Arbeit verrichtet haben! Die haben be-
stimmt eine halbe Stunde oder Stunde vor dem Spiegel verbracht und haben 
sich ausgestattet. Die schaffen ganze Atmosphären durch Kosmetik, durch 
Mode, durch andere Accessoires … Das ist ziemlich beeindruckend, aber das 
ist ästhetische Arbeit, das müssen wir nicht geringschätzen, da kann man in 
jeder Beziehung ansetzen. 

Also wer muss an was herangeführt werden? Ich glaube, dass die Repräsenta-
tivität des Personals und auch der Strukturen, in denen die kulturelle Bildung 
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eingebettet ist, durchaus zu wünschen übrig lässt. Ebenso lassen möglicher-
weise auch die impliziten „Anthropologien“ über Lehrende und Lernende zu 
wünschen übrig, wie etwa die Vorstellung, bestimmte Leute müssen andere 
Leute an irgendwas „heranführen“. Vielleicht ist es so, dass wir den Blick eher 
darauf richten sollten, wie wir als Leute, die kulturelle Bildung vermitteln, 
eigentlich sind. Vielleicht sollten wir damit beginnen, etwas zu verlernen. 
Nicht etwas zu lehren, sondern etwas zu verlernen, nämlich die Vorannahmen, 
die wir über die Subjekte haben, mit denen wir jeweils arbeiten. 

Die zweite Frage, die sich aus dem Papier der Kultusministerkonferenz für 
mich ergab, war die Frage: An welche Kultur soll denn jemand herangeführt 
werden? Ich will das mal ganz idealtypisch machen, billig, klischeehaft. Ich 
nenne zwei Namen für Leute, die für eine bestimmte Richtung von Kultur 
stehen: Stan Lee und Martin Walter. Jetzt bin ich der festen Überzeugung, 
dass neunzig Prozent der Leute hier nicht wissen, wer Stan Lee ist – was ich 
einigermaßen dramatisch finde, und ich erkläre es Ihnen auch gleich. Stan 
Lee, kann ich nur sagen – und das ist auch etwas, woran ich bei kultureller 
Bildung denke – war für mich ziemlich bedeutsam. Ich denke da immer an 
den dreizehnjährigen Jungen, der in der Kleinstadt gelebt hat und auf der 
Suche war und die Welt fressen wollte, weil alles so wahnsinnig interessant ist. 
Der hatte keine Anhaltspunkte, und Stan Lee hat mir geholfen. Stan Lee ist 
mit einigen anderen Erfindern des Marvel-Universums. Marvel Comics, also 
Hulk, Spider-Man, Die Fantastischen Vier, Sub-Mariner, Black Panther, Luke 
Cage etc. Das ist bis heute ein wichtiges Universum für Kinder und Jugend-
liche. Ich mochte als Dreizehnjähriger gar nicht unbedingt die Leute, die mich 
gerne „heranführen“ wollten, meistens habe ich die sogar gehasst. Ich habe die 
Leute gemocht, die von Kunst geschwärmt haben, die irgendwas geliebt und 
mir dadurch vermittelt haben, dass das ungeheuer wichtig ist. Also das heißt, 
ich hätte neben den Marvel Comics nie Heinrich von Kleist gelesen, wenn ich 
nicht jemanden gehabt hätte, der das einfach nur geliebt hat. Es ging dabei 
nicht um die berühmten ideellen Werte. 

Die kommerziellen Produkte sind doch nichts, was es abzulehnen gilt! Das ist 
aber etwas, das ganz oft noch da ist: Wir müssen irgendwem eine Alternative 
zum Kommerz anbieten. Ich finde, dass die kommerziellen Produkte – tut mir 
leid – teilweise dem, was in den „guten“ Kunsteinrichtungen produziert wird, 
durchaus etwas voraushaben. Nehmen wir zum Beispiel mal Serien. Seit eini-
ger Zeit gucken sehr viele Leute US-amerikanische Serien, und es ist klar, dass 
da eine gewisse Qualität vorhanden ist. Also die US-Qualitätsserie ist durchaus 
der Rede wert, sie ist auch ein Thema für die Feuilletons. 

Diedrich Diederichsen hat ein Buch geschrieben über „The Sopranos“, die 
Mafiaserie, mit der vielleicht dieser ganze Wust von Qualitätsserie begonnen 
hat. Ich fand dieses Buch interessant, weil Diederichsen herausgearbeitet hat, 
dass eine bestimmte Konstruktionsweise die künstlerische Qualität dieser  
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Serien ausmacht: Multiperspektivität. Diese Serien basieren ganz stark darauf, 
dass sie unentwegt verschiedene Perspektiven miteinander vernähen, ohne die-
se Perspektiven einzuharmonisieren. Das ist das absolute Gegenteil dessen, was 
Sie an einem Sonntagabend im Tatort erleben können, denn das öffentlich-
rechtliche Fernsehen kann eins nicht, nämlich multiperspektivisch sein. 

Die Serie „The Sopranos“ ist eigentlich eine Mafiaserie, da geht es um junge 
Männer, das ist eine Serie, die würde normalerweise auch an junge Männer 
vermarktet werden. Multiperspektivität ist in dieser Serie teilweise ganz kom-
merziell motiviert: Wie kann ich andere Zuschauer gewinnen als junge Männer, 
die gerne Mafiaserien gucken? Ich baue ein Problem ein: Der Mafiaboss hat 
Panikattacken und mit diesen Panikattacken geht er zu einer Therapeutin. 
Über diese Therapeutin gibt es einen neuen, vollkommen anderen Blick in 
diese Mafiagesellschaft, und damit holt man ein anderes Publikum in die 
Sendung rein. Es gibt aber viele weitere Perspektiven, die als mögliche Subjekt-
positionen in dieser Serie vorkommen, die aber nicht einharmonisiert werden, 
sondern unentwegt nebeneinander existieren. 

Multiperspektivität ist ein ganz wichtiges Thema, und das ist etwas, das ich in 
Deutschland sehr oft vermisse. Es ist doch so, dass in der Pädagogik – sehr 
vieles davon hat sich auch schon geändert, in einzelnen Projekten ist sowieso 
sehr vieles anders – noch das „Wohl des Kindes“ oder Ähnliches im Vorder-
grund steht, aber wer bestimmt eigentlich, was das Wohl des Kindes ist? Man 
geht also davon aus, dass eine Perspektive die gültige Perspektive ist, und das 
die anderen in dieser Perspektive zu funktionieren haben. Multiperspektivität 
aber bedeutet, dass ich alle Subjekte ernst nehme, und mit diesen Subjekten 
auf die eine oder andere Weise ins Gespräch komme. 
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Andere interessante kommerzielle Produkte sind zum Beispiel Computerspiele. 
Für die deutsche Mittelschicht sind solche Spiele im Durchschnitt eher vom 
Teufel, aber warum eigentlich? Haben Sie schon einmal Kindern zugeguckt, 
die Computerspiele spielen? Das ist eine wichtige Übung in aktuellem Leben! 
Das ist eine Übung darin, zum Beispiel Gleichzeitigkeit zu organisieren. Das 
heißt, während Sie als Erwachsener einfach mit Ihrem Auto durch das Rennen 
fahren, haben die Kinder schon längst die fünf Unterpunkte im Menü gleich-
zeitig gescannt und wissen genau, wenn ich das sehe, muss ich das abschießen 
und so weiter. Das bedeutet, da gibt es einen Bildschirm, auf dem unglaublich 
viel auf einmal passiert und die Kinder sind darin geübt, diese Gleichzeitigkeit 
auszuhalten. Zudem sind Computerspiele eine Übung im Umgang mit Über-
forderung. Es steht ja soviel „Kultur“ zur Verfügung. Die unendlichen Archive, 
die es zum Beispiel im Internet gibt, produzieren unentwegt Überforderung. 
Aber das ist ja nicht eine Überforderung, die man reduzieren muss, in dem 
man ganz in Ruge wieder Goethe liest, sondern ich muss sie verarbeiten. Ich 
brauche natürlich ein paar Navigationsinstrumente durch diese Überforde-
rung, aber ich nehme die Überforderung erstmal an. 

Nun will ich in diesem Zusammenhang die Kunst gar nicht vernachlässigen 
und hier nur ein Plädoyer für kommerzielle Produkte halten, das ist gar nicht 
der Punkt. Ich glaube, dass in Deutschland aus der Kunst der Sechziger Jahre 
keine Konsequenzen gezogen worden sind, das hätte Auswirkungen auf Teil-
habe und auf kulturelle Bildung gehabt. In den sechziger Jahren war ein Groß-
teil der avantgardistischen Kunst daran orientiert, vom genialischen Künstler-
subjekt wegzukommen und gleichzeitig das Subjektive zum Material der Kunst 
zu machen. Wegkommen wollte man auch vom Objekt, vom Kunst-Produkt, 
von der Aufführung, vom Buch etc. und hingehen zum Prozess und den Pro-
zess in den Vordergrund zu rücken. Da ist die Teilhabe. Wenn Sie sich die 
Performance-Kunst der sechziger Jahre oder andere damals neue künstleri-
schen Formen angucken, sehen Sie da Leute, die sich ihre Teilhabe erkämpft 
haben. 

Lassen Sie mich kurz auf Marvel zurückkommen und auf die Frage, welche 
implizite Anthropologie liegt der kulturellen Bildung zugrunde, also welche 
Idee vom lernenden Subjekt? Marvel Comics bieten eine alternative Anthro-
pologie an, die ich als Ansatz für Bildung im Allgemeinen anregend finde. Das 
Subjekt, was in Marvel Comics – also in einem durch und durch kommerzi-
ellen Produkt – abgebildet ist, ist ein seltsames Subjekt. Das ist mir aufgefallen, 
als kürzlich mein Sohn begonnen hat, sich für die Helden meiner Kindheit zu 
interessieren. Wie kann es sein, dachte ich, dass diese „Helden“ vier Jahrzehnte 
überdauert haben? Ich glaube, das hat damit zu tun, dass die Protagonisten 
alle Mutanten sind. Das sind Subjekte, die zu irgendwelchen Fähigkeiten  
gekommen sind, die sie selbst nicht wirklich verstehen. Spider-Man war  
irgendwann einmal in einem Labor, als eine Spinne da war. Dann sind Strahlen 
durch die Spinne auf Spider-Man gefallen und dann hat dieser junge Mann, 
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Peter Parker, plötzlich die unglaublichsten Fähigkeiten mit denen er gar nicht 
fertig wird. Irgendwas in seinem Inneren ist plötzlich anders. Hulk – auch 
bestrahlt, plötzlich verwandelt er sich in etwas anderes, von dem er gar nicht 
versteht, wie er dazu werden kann. Das heißt, man geht im Grunde von einem 
Subjekt aus, das etwas in sich hat, von dem es gar nicht genau weiß, wie es zu 
ihm gekommen ist. Diese „Helden“ sind keine Superhelden, sondern komische 
Typen, „Schrägos“, die ihre unbekannten Fähigkeiten irgendwie unter Kont-
rolle bringen müssen. Es geht um den Punkt, an dem ich nicht verstehe, warum 
ich so bin, wie ich bin – oder warum ich eigentlich anders bin, als ich denke. 
Es geht nicht mehr um das Humboldtsche Bildungsideal, wo jemand seine 
inneren Anlagen entfalten soll, um der zu werden, der er doch eigentlich schon 
immer war. Sondern es geht darum, verkrampfte Einzelne auf dem Weg zu 
Haltung zu begleiten, es geht darum, die „Schrägos“ mit den abseitigen Inte-
ressen ernst zu nehmen, es geht darum, die Schmuddelkinder mit der falschen 
Herkunft ernst zu nehmen, die ständig auf der Suche nach Respekt sind. Und 
diese Typen dabei zu beraten, nicht ihre „Identität“ zu finden, sondern Hand-
lungsfähigkeit herzustellen. 

Was sind die Ziele von kultureller Bildung? Wenn ich davon ausgehe, dass 
Kinder und Jugendliche schon Kultur haben, Kultur als Lebensweise, dann 
stellen sich ganz andere Fragen. Was ist das Ziel? Es könnte zum Beispiel – in 
den USA großes Thema – „media literacy“, Medienkundigkeit, sein. Wie gehe 
ich mit den alltäglichen Medienangeboten um, wie entziffere ich die, was 
mache ich daraus? Kunst könnte da Instrumente zur Navigation zur Verfü-
gung stellen, Kunst als Raum in dem affektiv das Verschiedene ausgehandelt 
wird. Ein anderer Begriff, den ich gut finde, ist der Begriff „funke wisdom“. 
Funky wisdom ist ein Begriff von Kool Moe Dee, einem Rapper, der immer 
sehr auf „conciousness“ gebaut hat, der eben meinte: Wissen, Wissen, die 
„Brüder“ brauchen Wissen, um sich zu emanzipieren. In seinem Spätwerk 
allerdings sagte er dann: „Knowledge is not enough, you need funke funke 
wisdom.“ „Funke funke wisdom“ bedeutet so viel wie eine Art internalisierte 
ästhetische Urteilskraft, eine Art affektives Verständnis. Könnte kulturelle 
Bildung dazu beitragen? Allein die Bezeichnung kulturelle Bildung deutet eher 
darauf hin, dass hier eine Art Nachwuchsbildung für die Kulturinstitutionen 
betrieben wird. Das heißt, man fragt sich, wie man die Leute „ins Haus“ brin-
gen kann. Das reicht mir nicht. Um so etwas wie „funke wisdom“ zu erzeugen, 
muss die Struktur dieser Häuser sich verändern. 

Einen allerletzten Punkt hätte ich noch, vorhin wurde es bereits erwähnt: 
Mein neues Buch heißt „Kollaboration“, und Kollaboration ist ein anderes 
Wort als Partizipation oder Teilhabe – Worte, die mir tatsächlich nicht gefal-
len, weil ich immer das Gefühl habe, dass sie – wie gesagt – einen paternalis-
tischen Charakter haben. In allen Papieren findet man immer die Aussage: 
Kinder und Jugendliche sollen aktiv teilhaben. Dann frage ich mich aber auch: 
Wo sind die eigentlich jetzt, hier auf diesem Kongress? Warum reden wir nicht 
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mit denen, wenn wir uns über das Thema verständigen wollen, warum stellen 
Kinder und Jugendliche nicht Projekte vor? Warum sind es immer die Erwach-
senen, die das tun? Nehmen wir die also wirklich ernst, sind die wirklich aktiv 
beteiligt? 

Der Begriff Kollaboration ist einer, der eine etwas stärkere Betonung auf das 
demokratische Potential legen soll. Um auf die Mutanten zurückzukommen, 
die sind die Subjekte von Kollaboration – im Marvel-Universum kollaborieren 
auch alle unentwegt. Im Rahmen von Kollaboration wollen und sollen wir alle 
gemeinsam lernen; da steht nicht schon von vorneherein fest, wer wem was 
beibringt. Es geht um Multiperspektivität und um den Prozess. Und dieser 
Prozess darf auch die Richtung ändern. Das ist ganz wichtig: Der Prozess kann 
die Richtung ändern. Das heißt, wenn ich kollaboriere, muss ich auch aner-
kennen, dass ich einen gewissen Kontrollverlust in Kauf nehmen muss. Dieser 
Kontrollverlust ist das, was Teilgabe bedeutet. 
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Fakten und Märchen 

Livia Patrizi, Künstlerische Leitung TanzZeit – Zeit für Tanz in Schulen

 
„Alle, die ich kenne, sind tot oder im Gefängnis. Ich will ein Boss werden. Ich 
will Supermärkte, Geschäfte, Fabriken, ich will Frauen. Ich will drei Autos, 
ich will, dass man mich respektiert, wenn ich ein Geschäft betrete, ich will 
Kaufhäuser in der ganzen Welt haben. Und dann will ich sterben. Aber wie ein 
echter Mann, einer, der wirklich das Sagen hat. Ich will umgebracht werden.“ 

Im Reich der Camorra werden junge Menschen, wie der eben zitierte 14-jäh-
rige Insasse eines Gefängnisses für Minderjährige in Neapel, auch die „leben-
den Toten“ genannt, denn sie wissen, dass sie jung sterben werden und bevor-
zugen bewusst ein kurzes, aber dafür „glorreiches“ Leben. Wer nichts hat, ist 
auch nichts, lautet ihre Devise.

„… Der Drang zu konsumieren ist der Drang, einem unausgesprochenen Be-
fehl zu gehorchen … Jeder steht unter der entwürdigenden Zwang, so zu sein 
wie die anderen …“ Bereits in den Siebziger Jahren warnte Pasolini vor der 
Nivellierung der Werte, die aus der Konsumgesellschaft und zunehmenden 
Medienherrschaft hervorgehen: „Diese Jugendlichen sind traurig, weil sie – 
nachdem ihre Werte und ihre kulturellen Modelle zerstört wurden – sich ihrer 
gesellschaftlichen Unterlegenheit bewusst geworden sind.“

In seinen Freibeuterschriften führt Pasolini fort: „Früher war die Figur des 
Bäckerjungen in Rom eine Figur, die immer und ewig fröhlich war … er 
machte pfeifend seine Runde durch die Straßen und ließ seine Sprüche los. 
Seine Lebensfreude war unwiderstehlich. Er war viel ärmlicher gekleidet als 
heute: die Hosen voller Flicken, das Hemd oft nur noch ein Fetzen. Doch all 
das gehörte zu einem kulturellen Modell, das in seinem Milieu einen Wert, 
einen Sinn hatte. Und er war stolz darauf. Der Welt des Reichtums hatte er 
seine Welt, mit ebenso gültigen Werten, entgegenzusetzen. Er kam in die 
Häuser der Reichen mit einem von Natur aus anarchistischen Lachen, dessen 
Spott nichts ausließ. Und vor allem: Entscheidend ist, dass dieser Mensch, 
dieser Junge, fröhlich war. Das was wirklich zählt – ist das etwa nicht das 
Glück?“

Der Bäckerjunge aus dem früheren Rom dürfte so alt sein wie der Camorra-
Junge aus dem heutigen Neapel. Und was haben Geschichten von pfeifenden 
Brötchen und echten Waffen bei der kulturellen Bildungspraxis in Berlin zu 
suchen?
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Erzählen werde ich eine Geschichte von Märchen und Fakten, die eine Gruppe 
von Menschen betrifft, die zwischen 2006 und 2013 zusammen an einer ein-
zigen Produktion gearbeitet hat. Einige der Tänzer gingen und kamen wieder, 
einige kamen nicht wieder, aber deren Geschichte war ein fester Teil des Stü-
ckes und wurde immer wieder von anderen getanzt und mit eigenen Bezügen 
aufgefüllt. Die Gruppe ging im Lauf der Jahre viele Kooperationen mit anderen 
Orten, Menschen, Theatern, Schulen, Realitäten und Festivals im In- und 
Ausland ein. Somit wuchs der Radius der künstlerischen und menschlichen 
Begegnungen mit jedem neuen Jahr und ebenso die Veränderungen, Impulse 
und Ideen, die sich aus jedem neuen Zusammenprall ergaben.

Berliner Arena im Mai 2006: Es finden gerade die Proben von Carmina Burana 
statt und Onur, ein 16-jähriger Hauptschüler, tanzt vier lange Minuten ganz 
allein und mit nacktem Oberkörper auf der riesigen Bühne, begleitet vom 
besten Orchester der Welt. Die Premiere rückt näher, die jungen Tänzer sollen 
angeben wie viele Karten sie für Verwandte und Freunde möchten. Die Karten 
sind sehr begehrt, Berlin steckt voll im „Rhythm is it!-Fieber“, alle wollen hin. 
Onur gibt keinen einzigen Kartenwunsch an. Er fragt Royston Maldoom, ob 
es möglich sei, einen Brief an seinen Vater zu schreiben. Ein Brief derart, dass 
der Vater mitkriegt, dass es sehr wichtig ist, was er gerade tut und mit wichti-
gen Leuten und dass sein Sohn eine wichtige Rolle hat. Onur’s Vater bekommt 
einen Brief als persönliche Einladung von Sir Simon Rattle, der ihn bittet zur 
Aufführung zu kommen, um seinen Sohn zu bewundern, und dass er sich 
freuen würde, ihn bei der Premiere persönlich begrüßen zu dürfen. Der Vater 
kommt weder zur Premiere, noch zu den anderen Aufführungen, auf denen 
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Onur vor jeweils 3.000 Zuschauern sein Solo tanzt und sich hinterher immer 
nur nach einem einzigen Abwesenden umschaut.

Im September 2006 sitzt Onur vor der Dokumentarfilmerin Daniela Schmidt-
Langels in einem Probenraum in Berlin-Kreuzberg. Die beiden unterhalten 
sich über „Vertrauen“, „Zukunft“ und „Körper“, die drei Themen um welche das 
neue Stück kreist, welches Onur gerade probt. Aus den Gesprächen werden 
schwarzweiß Interviews gefilmt, die dann in die Produktion eingeblendet werden.

O-Ton: „… meine Eltern sind da unten und so, dachte ich mir. Als ich da ganz 
allein auf der ganz großen Bühne war, hab ich so gedacht, ja, o.k., da sind jetzt 
deine Eltern und tanz mal was vor und die werden hundertprozentig jetzt  
irgendwie zuschauen!“

Dezember 2006, Premierenabend in den Sophiensälen, die Scheinwerfer sind 
gerade angegangen. Jorge, ein professioneller Tänzer, kommt mit zwei elegant 
gekleideten menschengroßen Stoffpuppen auf die Bühne, lässt die in der ersten 
Reihe in der Mitte sitzen und sagt: „So, du bist meine Mama und du bist mein 
Papa, ich bin auf der Bühne und ihr schaut mich an, das Stück fängt so an.“ 
Dann tanzt er immer virtuoser werdend unterschiedliche Solos, die er aus 
seiner Tänzer-Karriere rekonstruiert hat, am Ende richtet er sich wieder an 
seine Stoffpuppen-Eltern und sagt: „Und Ihr, Ihr habt alles verpasst“.

Die Auftakt Szene von W.H.A.V.T? _Wer hat Angst vor Tanz, eine Produktion, 
die vom Hauptstadtkulturfonds gefördert wurde, war eine Zusammenarbeit 
zwischen Onur, Jorge und der Choreographin.

Das Gleiche gilt für ein Solo, das der professionelle Tänzer Nicky später im 
Stück tanzte. Nicky leidet an Klaustrophobie und er hatte sich für die Ent-
wicklung seines Solos die Geschichte von Dogukan ausgesucht, ebenfalls 
Hauptschüler, 15 Jahre alt. Er beschreibt in einem der Interviews seine körper-
liche Erfahrung während einer Einzelhaft. Den Aufenthalt in der Zelle konnte 
Nicky ganz natürlich nachempfinden und ver-tanzen.

O-Ton: „Ich hab gegen die Wände geschlagen, ich habe gegen die Tür mit 
dem Fuß getreten, also … Das kann man nicht beschreiben, das muss man 
erleben. Weil es tut einfach weh, du bist in vier Wänden so. Du guckst nach 
rechts, ist ne Wand, links ne Wand, vor dir ist ne Wand, das kann man einfach 
nicht beschreiben. Und seitdem hatte ich keine Angst mehr, ja. Ich weiß nicht, 
für mich ist Angst gestorben oder so.“ 

Die Tänzer von „Wer hat Angst vor Tanz?“, insgesamt in der Ursprungsvari-
ante zehn Schüler und sechs Profis, 13- bis über 40-Jährige, kannten sich 
vorher untereinander nicht, und vor allem kannten sie deren jeweilige Lebens-
wirklichkeit und Alltag in Berlin nicht. Und diese waren in der Tat auch extrem 
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unterschiedlich. Als größte Herausforderung stellte sich nicht der künstlerische 
Prozess, sondern die Gestaltung des Probenplans heraus. Denn unterschied
liche Lebenssituationen bedeuten auch gänzlich andere zur Verfügung stehende 
Zeitfenster und Gewohnheiten – unsere Assistentin war fast nur damit  
beschäftigt.

Und gleichfalls bunt waren die Probenmonate: Ayoub, ebenfalls Hauptschüler 
aus Marokko, dessen Arme wie Flügel waren, kam oft samt seinen drei kleinen 
Geschwistern ins Studio, auf welche er aufpassen musste. Die Profis kamen 
mit Dosen voller Nüsse und Biosäften. In den Pausen erzählte Dogukan aus 
der Türkei von den neuen Messerstechereien zwischen Türken und Arabern 
und dass seine Verwandten aus NRW nun auf dem Weg nach Berlin seien, um 
sich zu rächen, da sein Cousin gerade angestochen wurde.

O-Ton: „Also, er wurde siebenmal angestochen, zweimal an den Füßen, vier-
mal am Bauch oder so. Aber danach haben wir den erwischt, so einfach war 
das. Und die wurden danach angestochen. Also, geht immer so weiter … Es 
wird ein Tag … um Gottes Willen, es wird jemand ein Tag sterben. Danach 
wird schon Stopp haben, aber danach werden irgendwie Familien Streit, dies 
und das anfangen.“

Annad aus Israel erzählte dass sie nun nicht wüsste ob sie in Berlin bleiben 
solle, wo sie sehr gerne lebte, da sie gerade eine Liebe in Tel Aviv getroffen 
habe. Jorge aus Spanien war innerlich sehr beschäftigt mit dem tragischen Tod 
seiner Schwester. Wenn Angharad aus den USA mal wieder in ihrer Szene: 
„Bang Bang, I shot you down“ sang, schauten alle sehr ehrfürchtig zu. Okan 
und Georg, aus Ankara und Duisburg, kümmerten sich um den Musikschnitt, 
denn sie waren beide wortkarg. Jean Marc aus den Mauritius Inseln geriet in 
einer Probe mit Dogukan aneinander, beide waren gestresst wegen der baldi-
gen Premiere. Dogukan drückte es mit Hyperaktivität und Hyperlautstärke 
aus, Jean Marc brauchte umso mehr Ruhe um sich auf seine Rolle zu konzen-
trieren. Das wurde in der Pause geregelt. Dogukan kam zu mir und sagte: 
„Livia, bitte sag Jean Marc dass er mich nicht so anmachen soll, denn ich habe 
etwas Angst, dass ich dann zuschlage, ich bin nicht so wir ihr, du weißt es, ich 
sehe dann schwarz und kann mich nicht mehr halten, und ich will es hier auf 
der Probe nicht“.

Nicky hatte einen neuen Freund, der ganz „heiß“ war und dauernd anrief, und 
es war doch Okan, der als erstes aussprach: „Verliebte Schwule sind unerträg-
licher als verliebte Mädchen, wa?!“ Die Muslime unter uns machten kurz große 
Augen. Nach der Probe wackelte manchmal Dogukan vor Nicky mit den 
Hüften, streckte seinen Po raus und lies sich eine drauf klatschen.

O-Ton Onur: „Wenn mir jemand kommt, sagt, ja, wieso tanzt du, bist du 
dumm oder so? Tanzen ist doch was, schwul und so. – Ach, halt die Schnauze. 
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Ist mein Ding, ich gehe meinen Weg. Was machst du? Du hängst die ganze 
Zeit an der Ecke rum, gehst jede zwei Stunden kiffen oder so. Siehst du eine 
Zukunft oder so? Ja, dann könnt ihr nix sagen … Und dann sagen die, halt 
die Schnauze, du schwuler Sack und geh weiter tanzen …“

Dann ereilte uns zwischendurch das Gerichtsurteil von Dogukan, es war un-
gewiss, ob er zu der Premiere überhaupt dabei sein konnte. Eine zweite Beset-
zung einzuplanen, das spürte ich, wäre bei ihm nicht gut angekommen, also 
ab in den Gerichtssaal und um Verschiebung bitten.

Im Wartesaal sprang ich zwischen seine Familie und Freunde, überwiegend 
Männer, und die Familie von Gökce, nur Frauen, die gekommen war, um 
gegen ihn auszusagen. Beide Familien waren sehr freundlich zu mir. Gökce, 
ebenfalls Türkin, tanzte auch mit uns. Sie und Dogukan waren sozusagen 
Kollegen. Dogukan konnte daraufhin zumindest die Aufführungen zu Ende 
tanzen, bevor er seine Strafe antreten musste.

Zwischen den Geschichten, die bei den Proben gesammelt wurden, entstanden 
immer mehr Parallelen; beim Thema „Vertrauen“ spielten wieder Väter eine 
Rolle: Der Vater der 13-jährigen klassenbesten Gymnasiastin Lisa hatte sich 
davon gemacht hatte. Ayoubs Stiefvater schlug ihn jeden Tag: Er war das ein-
zige uneheliche Kind seiner Mutter, für den Stiefvater zählten nur seine echten 
Kinder. Geschichten von Diskriminierung aufgrund sexueller Orientierung 
verbanden sich mit Berliner Kanaken-Diskriminierungs-Geschichten.

Beim Thema „Zukunft“ war Zukunftsangst querbeet durch Alter und Status, 
denn auch freischaffende Profi-Tänzer in Berlin haben teilweise keinen Plan 
darüber, wie das Geld in den nächsten Monaten reinkommen soll. Beim The-
ma „Körper“ verbanden sich Tanzsprachen und die unterschiedlichen Musik-
kulturen. Onur hatte eine schriftliche und sehr minutiöse choreographische 
Anleitung für ein „Pas de deux“ geschrieben. 

Alles floss in die Stückentstehung mit hinein. So unterschiedlich die Gruppe-
zusammensetzung war, wir wurden zu Komplizen, die gemeinsam an einem 
Ziel arbeiteten – nicht viel anders als bei einem ausgefeilten Bankraub-Plan! 
Uns war keineswegs langweilig und meistens waren wir recht heiter drauf.

Langjährige Jugendcompany-Tänzer übernahmen mit der Zeit Rollen, die ur-
sprünglich für professionelle Tänzer entwickelt wurden, bis nur zwei Profi-
Tänzer und acht Jugendliche übrig geblieben waren.

In Marseille fanden abends Schulklassenaufführungen und Workshops statt. 
Dogukan kam entgegen aller Vermutungen immer mit, wenn wir in der Stadt 
unterwegs waren, denn „die Araber in Marseille“, meinte er, „sind schon viel 
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krasser drauf als in Berlin …“ Ayoub dagegen fühlte sich als Marokkaner dort 
fast zu hause.

2011 fanden im Rahmen des vom Projektfonds Kulturelle Bildung geförderten 
Projekts „INCORPO“ Aufführungen in mehreren Berliner Spielstätten statt. 
Die Jugendcompany-Tänzer hielten nach den Aufführungen bei den zuschau-
enden Schulklassen 20-mal einen dreistündigen Praxis- und Theorie-Work-
shop zu den im Stück behandelten Thematiken. Eine Lehrerin berichtete: 
„Schon als sich die beiden jungen Tänzer von der TanzZeit Jugendcompany 
der Klasse am Morgen vorstellten, war die Verwunderung der Kinder zu spüren. 
Ihrer Vorstellung von Tanzlehrern entsprachen die beiden jungen Männer 
nicht: zu jung, zu locker und zu cool!“

2013 fand eine weitere neue Stückbearbeitung statt. Wir wurden vom besetz-
ten, wunderschönen Teatro Valle in Rom eingeladen. Neben Aufführungen 
und Publikumsgesprächen gaben die Jugendcompany-Teilnehmer auf der 
Bühne des Theaters einen fünfttägigen Tanzworkshop, in dem sie eine Cho-
reografie mit 40 italienischen Teenagern erarbeiteten, die zum großen Teil 
bislang noch nie in Berührung mit Tanzkunst gekommen waren. Eine ganze 
Woche waren die Tänzerinnen und Tänzer im Teatro Valle zu Gast, nahmen 
an der Besetzung teil und schliefen in den Theaterlogen. Eine Liebesgeschich-
te fing an, die heute noch andauert.

Also durchweg ein Happy End? Moment mal …

Künstlerisch, ja. Harte Fakten zeigen uns aber bei Kulturvermittlung auch die 
Grenzen unserer Einflussnahme. Welche gesellschaftliche Verantwortung 
trägt Kunst in der heutigen Welt? Welche tragen einzelne Künstler? Welche 
sind die Anstrengungen, die viel breiter und ineinandergreifend unternommen 
werden müssen?

Was heißt unser schönes Motto: „Unbedingt! Zutritt für alle zu Kunst und 
Kultur“?

Zutritt wohin? Wo ist der Ort, der alle Kulturen und Künste vereint? Von 
welcher Kultur sprechen wir? Ist unsere Kultur nur gut? Wer definiert, wo 
Kultur in unseren Tempeln, im Fernsehen, in den Medien anfängt? 

Und vor allem: Vom wem geht die Kunst aus? Arnd Wesemann schrieb zu 
WHAVT in der Süddeutsche Zeitung: 

„… kommen aber diese Jugendlichen herein, die nichts in der Hand haben als 
ihr Talent, die sich zu ihren prekären Verhältnissen keine Zukunft vorstellen 
können, dann reicht ein lockerer Hüftschwung, eine selbstbewusste Geste, um 
das Kunstgerüst der freien Szenen erdbebenmäßig zu erschüttern. Ihr gewal-
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tiger Wille zur Überwindung der Verhältnisse erlaubt ihnen nicht mal im 
Traum daran zu denken, Künstler zu sein. Die schönste Beobachtung an diesem 
Abend wird sein, dass Kunst wirklich nur von denen ausgeht, die Freiheit 
suchen.“

Freiheit sucht auch der Camorra-Junge. Er überspitzt mit seinen Worten  
Modelle, die wir alle vorleben und heuchelt dabei nicht. Es ist die gleiche 
Ohnmacht von vielen jungen Menschen auf dieser Welt. Seine Worte schreien 
nach Aufmerksamkeit, ein Hilfeschrei, mit dem er uns einen Spiegel vorhält: 
„Schau mal, ich kann auch, was ihr könnt und noch besser!“ 

Und was den Bäckerjunge angeht: Sein Spott, sein Lachen und Fröhlichkeit 
sind zeitlos. Wenn sie verstummen, dann nicht, weil er vor 100 Jahren lebte, 
aber weil er nicht mehr frei ist. Denn ungleich wird man geboren, aber unge-
recht wird man behandelt. Alleine sich selbst zu schätzen, vor allem wenn er 
ständig gesagt bekommt, dass seine „pfeifenden Brötchen“ nicht gebraucht 
werden, kann er noch nicht. 

Die Wertschätzung menschlicher Kreativität ist eine grundlegende Vorausset-
zung für Wachstum und Entwicklung. Das beginnt mit der Selbst-Wertschät-
zung der eigenen Kreativität. Im Falle junger Menschen ist es unsere Pflicht, 
diese mit allen Mitteln und so früh wie möglich zu würdigen. Viele gute 
Ideen dazu, neue und richtig gute Kultur- und Bildungskonzepte gibt es auch 
schon, aber es fehlt der Wille, um sie flächendeckend zu implementieren. 
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Befreien sollten wir uns unbedingt von der Vorstellung, dass es reicht, unsere 
Kunst- und Kulturtempel zu öffnen, um „gerecht“ zu werden. Es reicht nicht. 
Wir können auch nicht mehr ständig alleine unter uns diskutieren. Wir brauchen 
kulturelle, soziale und biographische Unterschiede, Reibungen und Störungen.

Alles das, was uns zunächst fremd erscheint, wird zwar politisch korrekt tole-
riert – das ist aber etwas völlig anderes, als es in seiner Identität oder Identi-
tätssuche anzuerkennen. Und es ist überhaupt nicht einfach damit zusammen 
zu arbeiten.

 „Nie zuvor war das Anderssein ein so schweres Vergehen wie in unserer Zeit 
der Toleranz. ... Wir haben beschlossen, dass wir alle gleich sein sollen.“, bringt 
es Pasolini wieder auf den Punkt. 

Wir brauchen auch andere Tempel und auch eine andere Kunst, die wir alleine 
niemals erschaffen können. Eine Kunst und Kultur „MIT Allen“. Dafür brauchen 
WIR die ANDEREN. 
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Claudia Henne im Gespräch mit  
Dr. Mark Terkessidis 
Livia Patrizi, künstlerische Leitung  
TanzZeit – Zeit für Tanz in Schulen, Berlin 
Barbara Mundel, Intendantin des Theater Freiburg

Moderation: Frau Mundel, wenn Sie das alles in den beiden Eröffnungsvor-
trägen gehört haben, und wenn Sie das sehen, was alles läuft, und Sie haben 
ein großes Haus zu leiten, zu führen, für Leben in so einem Haus zu sorgen, 
denken Sie manchmal, ich hätte auch lieber nur ein Projekt – vielleicht auch 
zehn Projekte – aber nicht ein ganzes Haus? 

Barbara Mundel: Die Frage habe ich mir noch nie gestellt, weil ich glaube, 
dass solche Häuser – Sie beide, Herr Terkessidis und Frau Patrizi, haben uns 
ja jetzt wieder einiges ins Stammbuch geschrieben, wie das ist mit den Häu-
sern, den Institutionen – ein unglaubliches Potential bieten, ganz viel von dem, 
worüber wir jetzt gesprochen haben, zu initiieren, was wir gehört haben, kri-
tisch zu begleiten und zu reflektieren. Deswegen finde ich ein solches Haus 
wichtig, in dem Kunst aber auch Handwerk, Zuschauer, Akteure und Prozesse 
möglich sind. Ein Thema, was uns allerdings sehr beschäftigt: Wie kann das 
Prozesshafte in einem solchen Haus an Wert gewinnen? Wie macht man das? 
Das sind Fragen, die unglaublich spannend sind, und bei denen ich wirklich 
an das Potential eines solchen Hauses mit all seinen Mitarbeitern, seinen Räu-
men, mit seinen Möglichkeiten, mit seinen Ressourcen – und vor allem an die 

Claudia Henne, Livia Patrizi, 
Dr. Mark Terkessidis,  
Barbara Mundel (von links) 
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Menschen, die hier arbeiten – glaube. Deswegen habe ich mir diese Frage  
eigentlich noch nie so richtig gestellt. 

Moderation: Dann würde ich gerne an die beiden Vortragenden diese Frage 
stellen. Wenn Frau Mundel sagt, ´hat mir gefallen, was Sie gesagt haben, Sie 
wollen etwas anders machen, Sie wollen ein anderes Verhältnis – auch gerade 
mit denen, um die es geht, nämlich die Schüler und Schülerinnen – jetzt machen 
Sie doch mal ein halbes Jahr Programm ,́ was täten Sie denn dann? Reingehen 
und sagen, wir nehmen als erstes einmal die Stühle raus? Wie setzen Sie das, 
worüber Sie nachdenken – oder was Sie, Frau Patrizi, auch in Ihren Projekten 
erfahren haben – wie würden Sie das denn hier – und das ist ja auch das, womit 
Sie sich, Herr Terkessidis, kritisch auseinander gesetzt haben – anders machen 
wollen? Das ist ja die große Frage. Das ist etwas gemein, oder?

Mark Terkessidis: Die Frage ist so gut, wie sie absurd ist. Weil ich mich nicht 
beworben habe, hier Theaterintendant zu werden, sondern mir, ehrlich gesagt, 
Gedanken darüber mache, ob zum Beispiel die Intendanz noch zeitgemäß ist. 
Ich will nicht der Leiter dieses Hauses werden, sondern ich mache mir darüber 
Gedanken, wie ich die Idee, dass eine Person dieses Haus führt, abschaffen 
könnte. Also das heißt, wenn ich hier was tun würde, wäre der erste Vorschlag, 
eine Art Rat zu gründen, der diese Häuser – wenn es sie denn weiter geben soll 
– leitet. Das ist ja auch bei der dramaturgischen Gesellschaft besprochen wor-
den, was ich immer wieder gut finde, dass das Theater in Brüssel zum Beispiel 
so eine Art Rat gegründet hat, weil man gesagt hat, das Intendanz-Modell ist 
überholt, ich brauche ein Gremium aus verschiedenen Leuten mit verschiede-
nen Hintergründen, die möglicherweise auch nicht vom Theater kommen, die 
dann das Programm für ein sehr kompliziertes Gebilde namens Stadt machen. 

„Gab es schon!“ (Einwurf aus dem Publikum, Anm. d. Redaktion) Das gab es 
schon, ja das weiß ich. Was soll das jetzt heißen, das gab es schon? Haben wir 
ad acta gelegt und brauchen wir nicht mehr? 

Ich kann Ihnen auch genau sagen, woran diese Versuche in Deutschland ge-
scheitert sind, die es in Frankfurt und in Köln gab. Weil es zum Beispiel eine 
Kulturpolitik gab, die letztlich kein Interesse daran hatte, dass sowas wirklich 
durchgesetzt wurde. Ich weiß auch natürlich, was die Probleme von Frau Mundel 
sind, wenn sie mit so einem Haus konfrontiert ist, aber sie ist ja nicht die  
alleinige Person, die über alles entscheidet. Da sind Arbeitsmärkte mit drin, 
da sind die Kommunen mit drin, da sind verschiedene andere Programme 
drin. Das heißt, Kulturpolitik ist natürlich auch ein sehr kompliziertes  
Geschäft. Aber ich glaube, dass wenn ich über Zutrittsmöglichkeiten rede – 
das ist der Punkt, den ich dabei stärken möchte – muss ich auch über Struk-
turen reden. Das ist ja auch das, was hier im Programm mit drin steht, dass 
bei allen Workshops noch einmal darüber geredet wird, wie die Strukturen 
eigentlich beschaffen sein müssten. Ansonsten ist es so, dass, wenn ich das 
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alles, was in kultureller Bildung stattfinden soll, unter dem Gebot von Zutritt 
– und die Idee von kultureller Bildung ist ehrlich gesagt auch da erst gestärkt 
worden, also im nationalen Integrationsplan festgelegt worden – fasse, dass die 
Institutionen sich öffnen müssen. Also wenn ich darüber nachdenke, dann 
kann ich das nicht tun, wenn es nur darum geht, allerlei Projekte und Sonder-
programme aufzulegen. Sondern ich kann nur dann ein Haus öffnen, wenn 
ich die Strukturen angehe und das ist das, worum es gehen würde. Ja, wahr-
scheinlich würde ich auch hier die Stühle rausnehmen und wahrscheinlich 
würde ich auch den großen Saal nicht mehr brauchen, stimmt. 

Moderation: Ich meine diese Frage ganz ernst, denn wenn wir von Chancen-
gerechtigkeit reden, wenn wir Zutritt erwarten – ja auch verlangen können, 
denn alle, die wir hier sitzen, finanzieren ja dieses System, dieses Kultursystem 
– wenn wir das tun, dann ist es ja so einfach zu sagen: „Wir öffnen uns“ – aber 
was heißt das? Frau Patrizi, Sie haben die Erfahrung mit den Schülern hier 
beschrieben, da reicht es ja nicht, die Tür einfach aufzumachen und zu sagen: 
„Bitte, ihr könnt kommen, hier ist eure Vorstellung.“ Das ist ja das, worum es 
geht. Man kann immer sagen, ja, die Kulturpolitik und die Strukturen, aber 
wo fangen wir an? Das finde ich schon eine schwierige Frage, mir kommt sie 
jedenfalls schwierig vor. 

Livia Patrizi: Ich weiß, dass es das alles schon gab, und ich habe es selbst 
erlebt, als wir mehrfach in dem besetzten Teatro Valle in Rom waren. Das war 
dort wirklich ein Prozess, bei dem alle Entscheidungen erstmal von fünfzig 
Menschen diskutiert wurden, aber wir haben es trotzdem geschafft, ein Pro-
gramm auf die Beine zu stellen. Alle haben dort dafür plädiert, dass es zwar 
die Intendanz gibt, aber eine, die gewählt wird. Das war aus einem Gedanken 
heraus, dass, wenn man von Unterschieden spricht, es auch normal ist, dass 
andere Menschen andere Kontakte und andere Möglichkeiten haben. Die  
andere Problematik ist eben, dass es doch oft immer noch eine Trennung 
zwischen der professionellen Szene und der kulturellen Bildung gibt – das 
empfinde ich auch nach zehn Jahren noch so. 

Es wird zwar wahnsinnig viel im Bereich der kulturellen Bildung gemacht und 
das ist auch wirklich sehr beeindruckend, aber das Problem ist die Nachhal-
tigkeit, und dafür braucht es andere Strukturen. Wenn wir zum Beispiel un-
sere Stücke gezeigt haben, war es oft so, dass das Publikum – junge Menschen 
– zunächst nicht aufgeklärt war; für dieses Publikum waren unsere Stücke 
erstmal fremd. Wir haben dann versucht, das so stehen zu lassen, nichts zu 
erklären, weil man das auch nicht in diesen typischen Gesprächen nach der 
Aufführung kann. Nur mit „Wie hat es euch gefallen?“ funktioniert es nicht. 
Strukturen heißt auch, die Mittel zur Verfügung zu haben, dass nach den 
Aufführungen die Tänzer in die Schulen gehen können, um die Themen mit 
den Schülern noch einmal ganz praktisch zusammen zu beleuchten und zu 
gestalten. Dann merkt man ganz deutlich, dass dadurch plötzlich eine Sprache 
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entsteht, die oft nur diesen einen kleinen Zugang, eine kleine Tür braucht, 
und man spürt, dass dann ein anderes Verständnis anfängt. Man muss die 
Stücke aber praktisch nachbereiten, und das braucht eben Strukturen. Wenn 
ich eine Aufführung anbiete, und ich weiß, dass es danach für alle Schulklas-
sen nochmal einen Workshop dazu gibt – das ist eine andere Struktur im 
Vermitteln. 

Moderation: Frau Mundel, aus Ihrer Perspektive, Sie versuchen, Ihr Haus zu 
öffnen, was sind für Sie die größten Hindernisse? Was würden Sie sich viel-
leicht auch wünschen, hier realisieren zu können, wo sind die Strukturen, die 
Sie behindern, was macht es schwierig – ich sag jetzt mal im Bild: so ein Haus 
zu rocken? 

Barbara Mundel: Also ich würde nicht immer nur von diesem Haus sprechen 
wollen. Natürlich ist das, was Livia Patrizi gesagt hat, wichtig. Wir machen 
das allerdings nicht so rum, wir machen das umgekehrt: Wir gehen in die 
Schulen und versuchen sehr nachhaltig, dort auf unterschiedlichen Ebenen 
präsent zu sein. Ich denke, das ist das größte Thema, wieviel Verantwortung 
können wir übernehmen? Viele Künstler haben Verträge, die nicht über Jahre 
gehen und sind dann weg. Wie kann ich die Kompetenzen – die wir hier uns 
inzwischen auch „learning bei doing“ erarbeitet und dabei ganz viel Erfahrung 
gesammelt haben – langfristig sichern? Wie geht das weiter und wie kann ich 
ganz viele Arbeitsfelder unabhängig von zusätzlich geförderten Projekten  
sichern? Das ist ein großes Thema. Projektmittel laufen aus, wir versuchen zu 
akquirieren. Dann möchte man aber weiter dran bleiben. Kinder, Schulen sind 
bereit, Wege weiterzugehen – und dann fängt es an, prekär zu werden. Das ist, 
glaube ich, ein großes Thema, dazu sind ja ganz viele Sachen angesprochen 
worden. Dazu gehört sicherlich auch – wir haben ja gottseidank nicht nur 
diesen Saal mit diesen Stühlen – aber Architektur ist sicher ein Thema, aber 
ich finde, das Allerwichtigste ist: Wie kann ich das, was wir versuchen zu 
machen, in den Strukturen des Hauses verankern und unabhängiger machen 
von der Fluktuation. Wir versuchen, verschiedene Modelle zu entwickeln, wie 
das gehen könnte. Aber das ist ein wirklich wichtiger Punkt, finde ich. 

Moderation: Also das, was hinter den Kulissen passiert, der Theater-Alltag, 
das ist ja gar nicht das, was wir sehen, wenn wir abends ins Theater gehen. 
Herr Terkessidis, Sie haben gesagt, dass in den Grundschulen in Frankfurt – 
aber ich denke sicher in vielen großen Städten, ich weiß nicht, wie es in Frei-
burg ist – der Anteil von Kindern mit Migrationshintergrund überwiegt. Das 
bedeutet ja wirklich sehr vieles, also viele verschiedene Kulturen, Völker, 
Klans, Familien, spielen da ja auch eine große Rolle … Was wird das bedeu-
ten? Wird das ein Theater, so wie wir es kennen? Oder nehme ich diesen Ort 
als einen symbolischen oder die Oper oder den Konzertsaal? Was wird das 
bedeuten? Und was kann denn überhaupt kulturelle Bildung leisten? Oder 
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wäre es überhaupt das Ziel, dass dieses System bestehen bleibt? Was können 
wir uns da vorstellen? 

Mark Terkessidis: Ja, das sind so die ganz großen Menschheitsfragen … Sagen 
wir mal so, worin ich Frau Mundel in jedem Fall unterstützen würde, ist: In 
der momentanen Situation ist es in Anbetracht von Sparmaßnahmen ja nicht 
so, dass, wenn Gelder von Häusern abgezogen werden, die dann positiver 
Weise wieder in die Kultur fließen, sondern wieder sofort für irgendetwas 
anderes eingesetzt werden. Also insofern muss man ja nicht unbedingt dagegen 
sein, dass Gelder irgendwo konzentriert sind, die man dann auch entsprechend 
verwenden kann. Die Frage von Migrationshintergrund ist natürlich eine, die 
Herausforderungen an so gut wie alles stellt. Also da ist auch die Frage, wie 
müsste eigentlich die Schule beschaffen sein in Anbetracht der Tatsache, dass 
häufig in vielen Unterrichtsfächern eine bestimmte Art von Erzählung gepflegt 
wird, die eine nationale Erzählung ist und die jetzt natürlich dadurch heraus-
gefordert wird, dass viele andere Erzählungen dazu kommen? Das ist ja was, 
das sich auf die Kulturinstitutionen ja fast eins zu eins abbildet: Welche Er-
zählung gilt da eigentlich? Also welche Erzählung darüber, was Kultur ist, 
wozu Kultur gut ist? Ich hab mit dem Kulturbegriff ja sowieso meine Probleme 
… Was Kunst ist und so weiter, also welche Perspektive herrscht da vor? In 
dem Moment, wo es eine Vielheit in der Gesellschaft gibt, muss ich diese 
Vielheit auf die eine oder andere Weise abbilden. Das Problem ist, ich bin kein 
Zukunftsforscher. Ich habe auch gar keine Idee davon, wie diese Räume dann 
in zwanzig oder dreißig Jahren aussehen. Für mich würde das bedeuten, dass 
ich einen Prozess darüber in Gang setze, wie sie sich denn verändern sollen. 
Dafür muss ich aber mit Leuten ins Gespräch kommen. Also wenn ich sage, 
dass ich zum Beispiel aktiv mit Kindern arbeiten will, dann bedeutet das auch, 
dass ich aktiv mit Kindern arbeite. Das heißt nicht, dass es dann nur da drauf 
steht, dass ich das tue, sondern das heißt, dass ich höre, was Jugendliche zu 
sagen haben und worüber sie reden wollen. Ich lasse sie nicht nur ständig die 
Frage beantworten: Wer bin ich?, bei der ich oft das Gefühl habe, dass eigent-
lich nur Erwachsene das wissen wollen, sondern wir sprechen gemeinsam über 
Sachthemen. Wie müsste denn dieser Raum beschaffen sein, dass er dir etwas 
bringt, dass du dich hier artikulieren kannst, dass du dich hier eingeladen 
fühlst? Das sind aber wirklich die Sachen, die ich nur kollaborativ klären kann. 
Mittlerweile ist es so: das Publikum – was ist das eigentlich? Kein Mensch 
weiß das mehr, was das Publikum ist. Das heißt, wir haben es mit einem 
Haufen Mikroprozesse in der Gesellschaft zu tun, das heißt, ich muss mit 
diesem Publikum auch reden, um das irgendwie kennenzulernen und dabei 
auch den Raum verändern, in dem wir uns da bewegen. 

Moderation: Frau Patrizi, ist das Ihre Erfahrung, dass die Fragen, die gestellt 
werden, doch eher von Erwachsenen kommen und die Jugendlichen, mit denen 
Sie ja arbeiten, nicht wirklich interessieren? Also zum Beispiel: Wer bin ich, 
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was will ich? Ist das so ein bisschen zum Teil drauf gestülpt, was da in der 
kulturellen Bildung passiert? 

Livia Patrizi: Also ich kann mich erstmal dem anschließen, was Mark 
Terkessidis gesagt hat. Die Kinder und Jugendlichen werden nicht ernst  
genommen in dem, was ihr Begriff von Kultur ist, die haben eben eine eigene 
Welt, die immer entgegen unserer Hochkultur sein wird. Es ist wirklich er-
schreckend, dass man nicht glaubt, dass die Kinder und Jugendlichen wirklich 
auch etwas zu sagen haben! Die hätten auch etwas zu sagen über so ein Haus, 
die hätten auch etwas zu sagen über Tanz – auch wenn sie zeitgenössischen 
Tanz nicht kennen. Eine Studie (hier ist die 2015 erschienene Studie „Bildung, 
Milieu, Migration“ der Heinrich-Heine-Universität Düsseldorf gemeint, gefördert 
von der Stiftung Mercator und der Vodafone Stiftung Deutschland, Anm. d.  
Redaktion), die vor kurzem heraus kam, hat die Menschen mit Migrationshin-
tergrund in verschiedene Untergruppen unterteilt, weil man immer wieder zu 
der Annahme gekommen ist, dass man die Menschen nicht alle in einer allge-
meinen Gruppe zusammenfassen kann. Die Leute waren aber irgendwie über-
rascht, dass diese Studie ergab, dass die Eltern von Kindern mit Migrations-
hintergrund doch sehr viel Wert auf die Bildung ihrer Kinder legen und alles 
dafür tun. Ich war wirklich ein bisschen erschrocken, dass man erstaunt dar-
über war. Wenn man keine Möglichkeiten hat, sein Kind zu fördern, bedeutet 
es nämlich nicht automatisch, dass man auch kein Interesse daran hat. Es gibt 
natürlich Fälle, bei denen die Eltern wirklich nachlässig sind, aber bei diesem 
Thema gibt es genauso gut andere Fälle, die haben nicht mit Migration oder 
mit Benachteiligung zu tun. Es gibt zwar oft die Annahme, áh okay, das sind 
jetzt Familien, die sich nicht interessieren, und deswegen machen die Kinder 
nicht mit’ – das stimmt aber so gar nicht, es sind die Strukturen, die keine 
Durchlässigkeit ermöglichen! So wie die Schulen oder die Kunstorte momen-
tan sind, braucht es zum Teil eine andere Durchlässigkeit. Man muss sich jedes 
Mal wieder neu die Frage stellen: Wie machen wir das? Die Frage beinhaltet 
zusätzlich eine Art Ratlosigkeit auch gegenüber dem Thema der massiven und 
nicht mehr aufzuhaltenden Migration, das ja jetzt politisch sehr diskutiert 
wird. Das sollten wir nicht unter uns aushandeln. 

Moderation: Ich nehme jetzt mal eine andere Perspektive ein und sage: Ich 
möchte aber trotzdem weiter Goethe und Schiller im Theater auf der Bühne 
sehen. Was machen wir damit? Auch wenn wir das Publikum nicht kennen, 
aber es kommt ja ein Publikum. Ich nehme an, Frau Mundel, dass es Ihnen 
am Herzen liegt, dass diese Traditionen erhalten bleiben, dass sie lebendig 
erhalten bleiben? 

Barbara Mundel: Also ich finde, wenn es einen Sinn macht, einen solchen 
Raum zu haben, dann ist es, dass hier Dinge aufeinander prallen können, dass 
Dinge stattfinden wie eine Produktion, die hieß „Die Königin von Saba“, eine 
Ausgrabung besonderer Art und am nächsten Tag „Die gute Stadt“, die wir 



45I	 Plenum

‹ zurück zum Inhalt

5 Podium zu den Eröffnungsvorträgen

heute Abend erleben. Das ist erstmal das Abenteuer, wenn Sie fragen: Wo geht 
die Reise hin? Keine Ahnung! Im Moment ist Multiperspektivität, das Zusam-
menprallen von Dingen, die sich vielleicht noch nicht begegnen, aber dann 
doch aufeinandertreffen, vielleicht das, was diese Häuser erstmal leisten können. 
Ein Abenteuer zulassen und schauen, dass man die Berührung und die Begeg-
nung versucht zu initiieren und zu ermöglichen. Wichtig ist, dass es Querver-
bindungen gibt – viele unserer Projekte versuchen, Leute zusammenzubringen, 
die sich so erstmal nicht begegnet wären. Ich denke, da gibt es in so einem 
Haus genau diese Chancen. Ob wir dafür schon gut aufgestellt sind und/oder 
ob das Intendanz-Modell abgeschafft wird, das kann man alles diskutieren. 
Ich nehme die Strukturen sehr ernst und ich weiß ja auch, wovon ich da rede, 
aber ich würde es gerne – so wie Sie, Frau Patrizi, es ja auch versucht haben 
– wirklich als Angebot begreifen, das man neu definieren muss. Da gebe ich 
Ihnen total Recht: Die Ratlosigkeit oder das Nichtwissen ist erstmal eine gute 
Voraussetzung, um sich auf einen Weg zu machen, wie es gehen könnte. Ich 
und viele meiner Kollegen haben jetzt, glaube ich, nach neun Jahren ein Ge-
fühl dafür gekriegt, einen Schritt gemacht, auf die Nase gefallen, wieder einen 
Schritt gemacht, neue Fehler gemacht, wieder angesetzt, versucht, alles richtig 
zu machen, doch wieder was falsch gemacht in diesem Versuch, Begegnungen 
zu initiieren, eine Stadt-Oper zu initiieren, um dann vom Feuilleton gesagt zu 
bekommen, so geht es aber nicht! Trotzdem wissen wir, dass das ein extrem 
wichtiger Schritt gewesen ist. So wie wir gerade diskutieren, ob ein Urban 
Garden vor dem Theater repräsentativ genug für ein Theater ist, ob das über-
haupt geht und was das heißt, was der öffentliche Ort ist? Diese ganzen Fragen 
auszuhalten, zu initiieren, nicht genau zu wissen, wo die Antworten sind, das 
ist, finde ich, im Moment die Chance für so ein Haus. 

Ich würde gerne noch etwas sagen, weil ich eine Zeit lang auch auf dieses Pferd 
„kulturelle Bildung“ aufgesprungen bin und würde gerne tatsächlich einmal 
ein Plädoyer dafür halten, dass wir anfangen, diesen Begriff abzuschaffen! 
Trotz langjähriger Frage und Auseinandersetzung damit weiß ich eigentlich 
immer noch nicht, was das eigentlich ist. Ich finde, man kann nur über das 
Verhältnis von Kunst und Bildung nachdenken und über sonst gar nichts! Ich 
würde gerne eine Lanze für künstlerische Prozesse in diesem Zusammenhang 
brechen und nicht für kulturelle Bildung, weil ich nicht weiß, was das ist. 

Mark Terkessidis: Ich finde, dass Sie vollkommen Recht haben! Ich habe 
mich jetzt wirklich nochmal durch die ganze Literatur gewälzt und am Ende 
ist wirklich nicht klar, was das eigentlich sein soll: kulturelle Bildung. Offen-
bar gibt es diese Idee, das würde in Zusammenhang mit der neuen Kulturpolitik 
der 60er und 70er Jahre stehen, die wiederum auf die UNESCO zurückgeht. 
Aber dann stimmt der Begriff eben nicht, weil man ja davon ausgeht, man 
müsse irgendwen an Kultur heranführen – darüber habe ich ja gesprochen. Es 
gibt im Großen und Ganzen keine durchgehenden pädagogischen Konzepte 
dafür, also es ist relativ unklar, was das eigentlich sein soll. Ich glaube auch, 
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dass es um das Verhältnis von Kunst und Bildung geht. Also es geht in erster 
Linie um Kunst, weil das ja das ist, was diesen Bereich ausmacht. Ich mache 
mir darüber Gedanken, welche Funktion Kunst für Gesellschaft haben kann 
und ich mache mir darüber Gedanken, welche Funktion Kunst für Bildung 
haben kann – wobei der Begriff „Funktion“ dabei auch etwas problematisch 
ist … Aber es geht um Kunst! Kultur als gesamte Lebensweise, wie sie in die-
sen UNESCO Papieren steht, ist im höchsten Maße problematisch, finde ich. 
Ich weiß auch nicht, ob der Staat dazu da ist, Lebensweisen zu fördern. Ist das 
so? Das ist wirklich ein großes Problem, und ich glaube auch, da steht immer 
Kunst und Kultur, das kommt mir aber auch so ein bisschen vor wie: Kunst 
– das ist das, was die echten Künstler machen und Kultur – das ist das, was 
wir machen. 

Moderation: Aber was ich bei Ihnen beiden, Herr Terkessidis und Frau Patrizi, 
doch immer heraushöre ist, dass Sie sehr hadern mit diesen Wertigkeiten, die 
da gesetzt werden. Also da gibt es jemanden, der gibt, und der muss geführt 
werden, dann gibt es die Kunst und die Hochkultur – das ist ja auch so ein 
beliebter Begriff. Da würde ich sagen, das ist doch so ein bisschen vorbei …

Mark Terkessidis: Nein, tut mir leid, dass ich da widersprechen muss, ich 
finde, dass ist überhaupt nicht vorbei! Natürlich sind viele Diskussionen über 
E- und U-Kultur geführt worden und über die Vermischung der beiden. Jetzt 
wissen angeblich alle, was „Pop“ ist und was „Rap“, aber bei Detailwissen wird 
es recht mager. Im Großen und Ganzen ist das fest im Bewusstsein der Leute 
verankert, die im Kulturbereich arbeiten. Sie, Frau Mundel, haben doch damals 
bei der Intendantenkonferenz den Vortrag über die Öffnung der Theater ge-
halten, und Sie haben auch die Erfahrung gemacht, dass 40 Prozent mit Ihnen 
gegangen sind und 60 Prozent dagegen gewesen sind. Die Erfahrung, dass es 
einen großen Teil Personen in diesem Betrieb gibt, die Hochkultur im engeren 
Sinne behalten möchten, macht man relativ häufig. Die haben überhaupt kein 
Interesse daran, das zu öffnen sondern die wollen das behalten. Als Idee ist das 
fest verankert – wenn es auch eine implizite Idee ist. 

Barbara Mundel: Ich würde gerne etwas dazu sagen, weil wir gerade mitten 
drin in so einer Debatte stecken, und etwas daran interessiert mich. Wenn wir 
Menschen, die nicht professionell ausgebildet sind, mit Profis in Berührung 
bringen – seien es Orchestermusiker oder Tänzer oder was auch immer – liegt 
darin ein großes Faszinosum. Ich würde nicht die Debatte zwischen Hoch
kultur und der irgendwie anderen Kultur aufmachen, was ich wichtig finde ist 
die Qualitätsdebatte. Welche Begegnungen stellt man her und mit wem? Wie 
geht das? Die Diskussion, die wir mit unseren Schauspielern haben, mit  
Sängern, mit Orchestermusikern, die zusammen mit Laien musizieren und 
tanzen, lautet: Welchen Qualitätsmaßstäben ist das unterworfen? Wo liegt das 
Faszinosum gegenseitig, wo liegt die Win-Win-Situation, die es absolut gibt, 
für beide Seiten? Zu dem, was Herr Terkessidis gesagt hat: Ich finde er hat 
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Recht, aber für mich ist das Spannungsverhältnis zwischen den beiden ein Teil 
des Reizes. Auch bei der – ich nenn das jetzt mal Hochkultur – gibt es ja auch 
Möglichkeiten, Fremdheitserfahrungen zu machen, wenn man sich bestimm-
ten Dingen aussetzt, wie zum Beispiel einem Musiktheater, einer Oper. Das 
muss ja nicht nur – wie soll ich sagen? – etwas für einen Zirkel Eingeweihter 
sein. Die Erfahrungen, die man zum Beispiel bei einem Musiktheater, bei einem 
modernen Tanzabend an Unverständnis, an Fremdheitserfahrungen, an 
Nichtreinkommen machen kann – das muss möglich sein! Gerade dann, wenn 
wir über Kunst reden und nicht über pädagogische Projekte. 

Moderation: Sie beide, Frau Patrizi und Herr Terkessidis, noch ganz kurz …

Livia Patrizi: Zwei Sachen: Einmal finde ich den Qualitätsdiskurs wichtig. 
Wir haben das alles miterlebt, wie es seit Jahren läuft. Es sind eine Menge 
Programme initiiert worden, aber man hat auch gemerkt, wie schwierig es ist 
– das sage ich ohne Bewertung. Das hat zum Einen mit den Strukturen zu 
tun, aber auch damit, wie die Künstler sich verändern müssten, um in diesem 
Feld mitwirken zu können. Und das alles bringt natürlich auch die Frage nach 
einem Qualitätsdiskurs mit sich, der wichtig ist, weil man ansonsten „betriebs-
blind“ wird. Also jetzt ist kulturelle Bildung – was ich auch nicht als Begriff 
mag – „in“, alle machen etwas in diesem Bereich, aber so einfach geht das 
nicht! Man muss schon fragen, was für Strukturen nötig sind und auch, was 
es an Veränderungen für die Künstler selbst, für die Kunst und für die Theater 
bedeutet. 

Eine Sache, gegen die ich immer in Bezug auf Theater gekämpft habe: Viele 
junge Menschen kommen nicht, weil das Theater ein Ort ist, der ihnen fremd 
ist. Es gibt viele Stücke, die nicht ursprünglich für Kinder gemacht sind, aber 
die sich absolut für Kinder eignen. Es gibt von Stücken, die für abends gemacht 
sind, zum Beispiel vormittags keine Aufführungen für Schulklassen. Es gibt 
stattdessen Stücke, die sogenannte „Kinderstücke“ sind. Natürlich gibt es auch 
Sachen, die nicht geeignet sind, aber es gibt eben auch viele gute Stücke für 
verschiedene Altersgruppen. Es kostet aber Geld, dass man noch eine zusätz-
liche Aufführung für Schulklassen vormittags anbieten kann. Viele Kinder 
kommen nämlich nicht am Abend, weil sie niemand bringt, weil es für sie ein 
Ort ist, der ein Fremdkörper ist. Es gibt also auch ganz praktische Sachen, die 
in dem Bereich unternommen werden können – man muss sich nicht nur um 
das Programm, sondern auch um den Zugang kümmern. 

Mark Terkessidis: Zunächst einmal möchte ich sagen: Ich will ja niemandem 
seine Hochkultur wegnehmen, das ist gar nicht der Punkt! Es geht ja nur um 
die implizierte Wertigkeit, dass immer noch das Eine in eine hierarchische 
Opposition zum Anderen gebracht wird. Das ist hier die hohe Kultur und die 
ideellen Werte und auf der anderen Seite gibt es den bösen Kommerz und die 
technischen Geräte. Ich glaube, dass Hochkultur auch als Ausdruck einer 
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bestimmten Perspektive verstanden werden kann und dann eben ihren Platz 
in der Multiperspektivität findet. Es geht um die Wertigkeit, die da hergestellt 
wird. 

Das zweite ist: Qualität … Ja, finde ich auch, aber ich habe auch ein Problem 
damit. Im Rahmen der US-Debatte hat zum Beispiel Lucy Lippard einmal 
gesagt: „Qualität ist eine der größten Türhüter für alle anderen Kunstformen, 
die es gibt.“ Community Arts ist im Hinblick auf Qualität immer gering ge-
schätzt worden, weil die Institutionen der Hochkultur ihre angeblichen „Stan-
dards“ aufrechterhalten haben, um alles andere draußen zu halten. Ich weiß, 
dass Sie, Frau Mundel, das nicht meinen, das ist klar! Deswegen habe ich ja 
auch gesagt, ich habe nichts gegen eine Qualitätsdiskussion, aber ich glaube, 
dass man zum Beispiel auch eine Relevanzdiskussion führen kann. Punk Rock 
hatte drei Akkorde, das war es, aber die haben für kurze Zeit die ästhetische 
Welt bewegt. Da ging es nicht um handwerkliche Qualität, das war nicht alles, 
was diese Musik ausgemacht hat, sondern andere Formen von Relevanz. Ich 
glaube, darüber muss man noch einmal eine Diskussion führen, wie man 
Qualität und Relevanz so bestimmt, dass sie nicht Ausgrenzung und Abwehr 
befördern. 

Moderation: Kulturelle Bildung ist – wie Sie das alle hier beschrieben haben 
und im Saal wissen – ein Zuwendungsgrund, ein Haushaltstitel geworden, 
und jetzt liegt der Vorschlag in der Luft, diesen zu verlassen zugunsten von 
„Künstlerischen Prozessen“ – da bin ich sehr gespannt, wie Haushälter und 
Verwaltungsmenschen mit diesem Titel umgehen. Ich danke Ihnen herzlich 
für diese Diskussion!

Claudia Henne, Livia Patrizi, 
Dr. Mark Terkessidis,  
Barbara Mundel (von links)



49I	 Plenum

‹ zurück zum Inhalt

6 Kultur für alle schaffen – geht das überhaupt?

6	 Kultur für alle schaffen – geht das überhaupt? 

Claudia Henne im Gespräch mit  
Isabel Pfeiffer-Poensgen, Generalsekretärin, Kulturstiftung der Länder 
Teresa Darian, Wissenschaftliche Mitarbeiterin, Kulturstiftung  
des Bundes  
Jürgen Walter, Staatssekretär im Ministerium für Wissenschaft, 
Forschung und Kunst Baden-Württemberg 
Frank Albers, Projektleiter des Förderschwerpunkts Kulturelle Teilhabe 
der Robert Bosch Stiftung 
Dr. Catrin Hannken, Referatsleiterin, Bundesministerium für Bildung 
und Forschung/Kultur macht stark

Moderation: „Kultur für alle schaffen – geht das überhaupt?“ – das ist die 
Frage, die wir uns jetzt hier auf der Bühne gerne stellen wollen und ich möchte 
ganz kurz die Diskussionsteilnehmerinnen und -teilnehmer vorstellen. 

Isabel Pfeiffer-Poensgen, die Generalsekretärin der Kulturstiftung der Länder 
muss ich vielleicht nicht vorstellen, die kennen Sie alle – das sollte jedenfalls 
so sein! Sie ist seit 2004 Generalsekretärin der Kulturstiftung, die ja von allen 
Bundesländern getragen wird. Sie kümmert sich eigentlich um die Erwerbung 
bedeutender Kunstwerke und Kulturgüter, aber eben auch um kulturelle  
Bildung. 
Frau Dr. Catrin Hannken, ist Leiterin des Referats „Bildung in Regionen“ 
im Bundesministerium für Bildung und Forschung in Berlin, herzlich will-
kommen! 
Teresa Darian ist wissenschaftliche Mitarbeiterin in der Kulturstiftung des 
Bundes und sie betreut das Programm „Kulturagenten für kreative Schulen“ 
und weitere Projekte im Schwerpunkt Kunst der Vermittlung/kulturelle  
Bildung, und da hat sie auch jeden Tag mit all diesen Themen, wahrscheinlich 
von morgens bis abends zu tun, schön dass Sie da sind!
Jürgen Walter, seit 2011 Staatssekretär im Ministerium für Wissenschaft, For-
schung und Kunst Baden-Württemberg, das gastgebende Bundesland dieses 
Jahr, und er ist seit 1983 für die Grünen in Baden-Württemberg rundum und 
in Ludwigsburg aktiv. Sie sind auch schon seit 1986 in der Kultur unterwegs, 
Sie kennen das, was Kultur und Politik zusammen schaffen können – oder 
auch nicht – bestens. 
Frank Albers kennt sich besonders gut aus in Literatur und Film. Er hat in 
beiden Bereichen Erfahrungen in unterschiedlichen Arbeitsfeldern bei unter-
schiedlichen Arbeitgebern gesammelt und ist seit 2001 Projektleiter bei der 
Robert Bosch Stiftung in Stuttgart, zuständig für Kultur und dazu gehört 
neben Literatur und Film auch der Förderschwerpunkt „Kulturelle Teilhabe“.
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Wir haben jetzt hier schon zwei Begriffe (meint: „kulturelle Bildung“ und „Teil-
habe“, Anm. d. Redaktion), die heute Morgen sehr kritisch hinterfragt worden 
sind, nichtsdestotrotz: Kultur für alle schaffen … Herr Walter, das ist nicht so 
eine einfache Aufgabe, oder? 

Claudia Henne,  
Dr. Catrin Hannken,  
Isabel Pfeiffer-Poensgen,  
Jürgen Walter, Frank Albers, 
Teresa Darian (von links)

Jürgen Walter: Wir müssen zunächst einmal von dem Gedanken wegkommen, 
Begriffe zu verwenden, wie „Hochkultur“ oder „Subkultur“ – sondern von der 
Kultur an sich sprechen. Ich finde, dass alle einen Anspruch und ein Recht 
haben, gefördert zu werden. Ich glaube, das haben wir auch zum großen Teil 
schon eingelöst, also zumindest unseren Anspruch in Baden-Württemberg. 
Heute geht es ja eher darum, dass wir eine Gesellschaft haben, wo 25 bis 30 
Prozent der Menschen mit Migrationshintergrund sind, die nicht unbedingt 
einen Bezug haben zu der Kultur, die wir seither haben, das ist eine große 
Herausforderung, diese Menschen anzusprechen. 

Zweitens ist es eine Herausforderung, dass überall, wo ich hinkomme, der 
Altersdurchschnitt doch schon etwas angewachsen ist. Also wenn ich zum 
Beispiel in ein klassisches Konzert gehe, denke ich, schön, dass ich heute einer 
der Jüngsten bin, aber eigentlich ist das ja keine schöne Entwicklung. Das ist 
die Herausforderung, vor der wir stehen. Es muss Formate geben, die sich 
nicht an die klassischen Konzertgänger richten, bzw. man muss sich fragen, 
weshalb der Altersdurchschnitt so hoch ist. 

Kulturelle Bildung ist deshalb ein ganz wesentlicher Baustein unserer Kultur-
politik, dafür geben wir sehr viel Geld aus. Wir haben zum Beispiel einen 
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Beirat für kulturelle Bildung, der Vorschläge erarbeitet hat, und es gibt ja 
heute im Grunde keine Kultureinrichtung mehr, die sich nicht auch in einem 
bestimmten Umfang um kulturelle Bildung kümmert. 

Wir haben beispielsweise hier in Freiburg das Theater im Marienbad und wir 
haben das JES in Stuttgart. Das sind die zwei einzigen unabhängigen, an keine 
Institution gebundenen Kinder- und Jugendtheater. Wir haben ihnen deshalb 
in unserem neuen Doppelhaushalt 2015/16 einen eigenen Titel gegeben, wir 
haben die Zuschüsse erhöht, weil wir glauben, es muss einfach in diesem Bereich 
wesentlich mehr gemacht werden. Wir schaffen das nur, wenn wir Kinder und 
Jugendliche schon früh mit der Kultur vertraut machen, so dass sie ein wesent-
licher Bestandteil ihres Lebens wird. Alle, die hier sitzen, wissen, welche  
segensreiche Auswirkung auf unser Denken, unser Fühlen auf unser ganzes 
Leben es hat, wenn man schon sehr früh mit ästhetischen Erlebnissen und mit 
Kultur – in welcher Form auch immer – in Berührung kommt. Das bereichert 
das Leben, und diese Teilhabe wollen wir möglichst vielen Menschen geben!

Moderation: Frau Hannken, das Bundesministerium für Bildung und For-
schung hat ja jetzt mit Kultur von seiner Aufgabe her eigentlich nicht wirklich 
etwas zu tun, aber Sie haben ein Programm aufgelegt. Warum ist es auch 
Ihnen so wichtig geworden, diesen Bereich zumindest in dem Maße mit zu 
fördern, wie Sie das können? 

Catrin Hannken: Für uns war der Ansatzpunkt die etwas andere Richtung. 
Nicht von der Kultur kommend, beschäftigt uns natürlich sehr stark das Thema 
Bildungsgerechtigkeit. In Deutschland ist es immer noch so, dass der  
Bildungserfolg sehr stark von der sozialen Herkunft abhängt. Das war ein 
Ansatzpunkt für die Frage, wo knüpfen wir dort an? Wir können nur ein Teil 
der Lösung sein, dieses Problem muss auf verschiedensten Ebenen angegangen 
werden. Auf kommunaler Ebene, auf Landesebene, und eben auch auf Bundes-
ebene. Wir haben das Programm „Kultur macht stark“ aufgesetzt, ein Förder-
programm, das sich an bildungsbenachteiligte Kinder und Jugendliche richtet. 
Der Ansatz ist nicht so sehr, allen Kindern die kulturelle Bildung und die 
Hochkultur nahezubringen – deshalb fand ich auch die Diskussion heute 
Morgen (Podium zu den Eröffnungsvorträgen, Anm. d. Redaktion) sehr span-
nend. Der Ansatz ist vielmehr: Wir wollen den Kindern mit kulturellen Maß-
nahmen die Möglichkeit geben, etwas anderes zu erkennen, sich eine neue 
Welt zu eröffnen, sich selber zu stärken, Selbstbewusstsein zu entwickeln – 
zum Beispiel an einer Aufführung mitzuwirken, bei der sie das erste Mal auf 
einer Bühne stehen. 

Heute Morgen wurde beschrieben, was das für Kinder bei Tanzprojekten be-
deutet, wenn sie auf einer Bühne stehen, ihre Eltern im Publikum sitzen – im 
besten Falle, denn heute Morgen gab es ja das Beispiel, dass genau das nicht 
der Fall war – aber bei unseren Projekten ist es oft so. Mit diesem Programm 
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„Kultur macht stark“ geben wir von 2013 bis 2017 bis zu 230 Millionen Euro 
aus. Die Einzelmaßnahmen führen Partner durch, die wirklich über die Kom-
petenzen vor Ort verfügen. Die zum Einen den direkten Zugang zur Ziel
gruppe haben – es sind nämlich Bündnisse vor Ort, die das umsetzen, die sich 
auskennen mit den Kindern, die auch wissen, was sie benötigen, wen sie  
ansprechen können – zum Anderen haben die Partner die Kompetenzen im 
kulturellen Bereich. 

Es entstehen so sehr sehr schöne Maßnahmen bundesweit, wir haben jetzt fast 
9.000 Bündnisse, erreichen um die 300.000 Kinder und Jugendliche, die eben 
sonst nicht die Chance hätten, vielleicht das ein oder andere zu lernen, sich 
selber zu erkennen und dort auch persönlich für sich viel gewinnen können. 

Moderation: Frau Darian, Sie kommen von der Kultur, ergänzt sich das alles, 
was wir jetzt hier gehört haben, oder wünschen Sie sich noch mehr?

Teresa Darian: Man mag den Begriff „kulturelle Bildung“ finden, wie man 
möchte. Frau Mundel hat vorhin so treffend gesagt, dass man immer wieder 
das Verhältnis zwischen Kultur und Bildung neu definieren muss. Genau darum 
geht es auch, wenn wir von kultureller Bildung sprechen. Es ist notwendig, 
dass sich sowohl die Vertreter der Kultur- als auch der Bildungsinstitutionen 
miteinander auseinandersetzen, in einen Dialog treten zu der Frage „was Kul-
turelle Bildung“ ist. Raum für diese Auseinandersetzung zu schaffen ist ein 
ganz wesentlicher Bestandteil unserer Arbeit. Was ist das Verhältnis zwischen 
Kunst und Bildung, Kultur und Bildung? Ja, meiner Meinung nach ergänzen 
sich Kultur und Bildung in der Kulturellen Bildung!

Claudia Henne: Frau Pfeiffer-Poensgen, Sie vertreten ja eine Stiftung, die 
Kulturstiftung der Länder, die sozusagen per Auftrag Repräsentantin der 
Hochkultur ist. Nun ist das ja heute Morgen schon sehr kritisch hinterfragt 
worden – ärgert Sie das vielleicht auch ein bisschen? Oder finden Sie, wir 
brauchen diesen Diskurs, wir brauchen diese Auseinandersetzung? 

Isabel Pfeiffer-Poensgen: Also, ehrlich gesagt, finde ich, langsam müssen wir 
uns alle mal ein bisschen entspannen! Denn dieses Thema ist gar keins mehr, 
für mich jedenfalls nicht. Wenn ich Ihnen sage, dass auch wir nicht nur in der 
Hochkultur unterwegs sind, dann wird das vielleicht nicht so gerne wahrge-
nommen, denn jeder hat ja so sein Kästchen, aber auch damit kann man leben. 
Ich gehe zum Beispiel – soweit ich es schaffe – viel ins Theater. In Berlin habe 
ich da eine große Auswahl, da ist man sicher verwöhnt. Aber auch auf diesen 
ganz klassischen Bühnen wie dem Deutschen Theater, der Schaubühne – all 
diese klassischen Stadttheater im weitesten Sinne – ist das kein Thema mehr. 
Ich glaube, dass die, die immer nur über die Hochkultur reden und sagen, dass 
man in diese Theater gar nicht gehen kann, die waren schon sehr lange nicht 
mehr da. Denn diese Themen haben schon längst – auch in unkonventionells-
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ter Art – Einzug gefunden, und dieses Haus hier in Freiburg ist dafür, glaube 
ich, ein ziemlich gutes Bespiel. Das Problem ist nach wie vor das, was wir die 
„Schwelle“ nennen, und darüber müssen wir nachdenken! Wie können wir 
diese Häuser noch besser öffnen? Das können die Theaterleute besser beant-
worten als ich, deswegen werde ich mich mit guten Ratschlägen da etwas 
zurückhalten. Ich finde nur, diese Debatte über Hochkultur oder nicht Hoch-
kultur, die ist irgendwie „over“. 

Moderation: Herr Albers, Sie kommen von einer privaten Stiftung, der Robert 
Bosch Stiftung, ist die Debatte „over“, oder was begegnet Ihnen so? 

Frank Albers: Ich denke, sie ist „over“, wir führen sie zumindest nicht. Wir 
haben – und deswegen fand ich die Diskussion heute Morgen sehr spannend 
– ein kleines Programm, das wir „Kunst und Spiele“ nennen, das mag man 
uns auch um die Ohren hauen, aber wir finden es lustig. Was uns da interes-
siert ist, dass wir in die Institutionen wollen, wir kommen auch von der Kultur-
seite und möchten gern die Kulturinstitutionen – sei es Theater, Galerien, wir 
haben Filmmuseen dabei und so weiter – dort in den Strukturen hineinwirken 
und auf allen Ebenen eine Sensibilität für das Thema schaffen: Wie kriegen 
wir die ganz Kleinen an Kultur heran? – egal welche Form von Kultur, welchen 
Genres. Das beginnt mit dem Intendantenposten, das geht hinunter bis zum 
Aufsichtspersonal und das ist unser Ansatz. Wir müssen diese Sensibilisierung 
schaffen, sei es bei den Musikern, bei den Künstlern … 

Wir haben ein Beispiel in Berlin mit dem Rundfunk Sinfonieorchester, wo wir 
lange mit den Musikern diskutiert haben, warum es wichtig ist, dass sie nicht 
nur ihrem kulturellen, ihrem kreativen Auftrag nachkommen, sondern sich 
auch mit kleinen Kindern auseinandersetzen. Das war eine sehr spannende 
Diskussion, die bei den Musikern teilweise auf sehr viel Widerstand gestoßen 
ist, aber schrittweise haben auch Aufweichungen stattgefunden. Das gilt  
genauso für Filmemacher am Deutschen Filmmuseum oder am Deutschen 
Filminstitut in Frankfurt oder der Kunsthalle in Bremen, wo wir auf sehr 
starre Strukturen stoßen. Das ist ein dickes Brett, an dem wir da bohren. Wir 
geben aber so schnell nicht auf und versuchen zumindest – und das ist der 
Ansatz, an dem wir da arbeiten müssen – die doch teilweise starren Strukturen 
in Kultureinrichtungen etwas aufzuweichen und diese Sensibilisierung auch 
so dauerhaft zu installieren, dass, wenn der Intendant wechselt oder der  
Direktor wechselt, es nicht sofort alles wieder in Vergessenheit gerät, da wollen 
wir so ein bisschen hin. 

Jürgen Walter: Es ist einfach so, dass auch die Leute, die heute in Kulturein-
richtungen gehen, heute ins Cabaret und morgen in die Oper gehen, die schauen 
sich das beides an, das hat beides seinen Wert. Wenn ich sehe, wie in den 
Kultureinrichtungen gearbeitet wird … Bei uns in Stuttgart im Schauspiel-
haus kommt der Intendant aus der freien Szene und war dann am Gorki 
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Theater, der holt She She Pop nach Stuttgart ans Theater – She She Pop ist 
auch hier im E-Werk zu sehen. Das hat sich einfach völlig verändert in den 
letzten Jahren – oder vielleicht schon Jahrzehnten. Für mich ist entscheidend: 
Wenn wir etwas fördern, schauen wir immer, ob Qualität geboten wird und 
egal in welchen Häusern, es wird fast überall große Qualität geboten, und das 
fördern wir. Die Qualität kann in sogenannter Hochkultur schlecht sein, sie 
kann aber auch woanders schlecht sein, und das ist eigentlich das Kriterium, 
das entscheidet! Kulturelle Bildung findet nicht nur in der Hochkultur statt, 
darum geht es gar nicht. Natürlich geht es aber auch darum, dass wir unser 
kulturelles Erbe bewahren, aber wir wollen auch das Neue schaffen. 

Deswegen haben wir beispielsweise einen sogenannten Innovationsfonds 
Kunst geschaffen. Eine der Förderlinien ist auch kulturelle Bildung, Interkultur 
und so weiter, da geht es aber auch darum, den neuen Projekten und den neuen 
Institutionen zum Durchbruch zu verhelfen. Es ist uns auch immer wichtig, 
dass, wenn etwas sich dann etabliert, dann wird es übergeführt in die institu-
tionelle Förderung. Diese Debatte führen wir aber im Ministerium nicht mehr 
und auch die meisten Kulturschaffenden, die ich kenne, wollen diese Debatte 
eigentlich nicht mehr führen. 

Isabel Pfeiffer-Poensgen: Wir von der Kulturstiftung der Länder beschäfti-
gen uns ja mit diesem ganzen Themenbereich jetzt seit gut zehn Jahren. Wir 
haben festgestellt, wie sich in diesen Jahren durch die vielen öffentlichen Dis-
kussionen eine unglaubliche Vielzahl von Aktivitäten entwickelt hat. Da wir 
jedes Jahr unseren großen Schulwettbewerb mit 750 bis 800 Teilnehmern 
gemacht haben – mal waren es 700, mal 650 bis 800, irgendwie ganz gemischt, 
mit sieben oder acht verschiedenen Sparten, in denen sich alle Schultypen 
bewerben konnten – konnte man sehen, wie sich die Qualität der Arbeiten 
unglaublich nach oben entwickelt hat. Das war eine ganz positive Erfahrung. 
Wir haben immer 28 Preisträger gehabt, das war anstrengend bei der Preisver-
leihung, aber wir wollten ja auch viele motivieren. Wenn Sie dann die Gruppen 
aus den Schulen aus ganz Deutschland erlebt haben, die ihre Projekte dort 
vorgestellt haben und ihre Urkunde entgegen nahmen, dann war deutlich 
sichtbar, dass wir wirklich in der Mitte der Gesellschaft angekommen sind. 
Diese Projekte waren überhaupt nicht hochkulturell – um wieder diesen wun-
derbaren Begriff aufzubringen – sondern sie gingen einfach durch alle Bereiche. 

Ich glaube, die Botschaft ist eigentlich auch der Grund, weswegen wir das 
immer gemacht haben: Nicht nur das Kennenlernen von allen Möglichkeiten 
der Kunst, sondern vor allen Dingen auch das Selbermachen, das aktive Pro-
duzieren, um diese – wie ich etwas plakativ ausdrücken möchte – Tür aufzu-
machen und zu zeigen, da ist noch etwas, es gibt noch andere Möglichkeiten. 
Ob man daraus etwas macht, ob man das auch später wieder aufgreift – in 
jedem Leben gibt es ja auch Phasen der Verweigerung … Diese Türöffnung 
ist das Entscheidende, sie ist, glaube ich, das, was wir erreichen müssen. Diese 
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Türöffnung – mehr kann es überhaupt nicht sein in meinen Augen – die müs-
sen wir eben langfristig und – mit unserem deutschen Lieblingswort – „nach-
haltig“ verankern. Deswegen schreiben wir uns jetzt sehr deutlich auf die Fah-
nen, dass wir die Strukturen der Angebote ändern müssen. Da ist die Schule 
nach wie vor der beste Ort, weil dort – jedenfalls zu einer gewissen Zeit – alle 
Kinder hingehen müssen, dort erreichen wir besonders viele. Entsprechend 
haben wir daraus die Konsequenz gezogen und werden einen neuen Wett
bewerb Kinder zum Olymp! im Herbst starten, der sich mit diesen strukturellen 
Fragen beschäftigt und bei dem sich Kultureinrichtungen, Städte und Schulen 
bewerben können, die diese Strukturen vorbildlich schaffen. Das ist, glaube 
ich, der nächste Schritt. Wenn wir feste Strukturen haben – wie hier in Frei-
burg eine Schule mit diesem Haus – dann bauen wir diese Schwellen auch ab. 
Ich glaube, das ist das Thema für die Zukunft, dem zumindest wir uns jetzt 
verpflichten wollen.  

Teresa Darian: Ja, das waren jetzt ganz viele Schlagworte … Ich greife ein 
erstes heraus: Strukturen wurden schon mehrfach angesprochen. Es gibt be-
reits ganz tolle Beispiele von Kulturinstitutionen, die sich schon sehr „geöffnet“ 
haben – wenn man den Begriff jetzt mal verwenden möchte. Aber es ist eben 
noch nicht überall so. Da muss noch sehr, sehr viel passieren, und die Zahlen 
bestätigen das auch: Es gibt nämlich laut Jugendkulturbarometer seit 2004 ein 
Mehr an Angeboten der kulturellen Bildung – allerdings weniger Interesse an 
Kunst und Kultur. Damit stellt sich die Frage, wie wir eigentlich mit den Ju-
gendlichen ins Gespräch kommen. Haben wir die richtigen Angebote und wie 
können wir sie fragen, was sind eure Themen? Letztlich muss doch die Öff-
nung der Institutionen das Ziel haben, dass die Jugendlichen die Häuser mit 
ihren Fragen erobern und mitgestalten und nicht nur kommen und gucken 
sollen, was es schon gibt. Natürlich gibt es bereits viele tolle Angebote, aber es 
muss auch verstärkt noch ein inhaltlicher Austauschmit den Kindern und 
Jugendlichen hergestellt werden. 

Dazu vielleicht ganz kurz ein Beispiel, weil das Thema ja „Kultur für alle 
schaffen“ heißt. Kultur für alle schaffen können wir als Stiftungen natürlich 
nicht. Wir können nur schauen, wo sind Bedarfe? Wir können in kleinen 
Modellprojekten unterstützen und ermöglichen, dass es Erprobungsräume 
gibt. Das haben wir zum Beispiel vor vier Jahren mit dem Programm „Kultur
agenten für kreative Schulen“ versucht. Wir haben gesehen, dass es einen Bedarf 
gibt, dass Kultureinrichtungen und Schulen passgenau zusammenarbeiten. 
Dazwischen gibt es noch die Leerstelle. Den Prozess der Kooperation muss 
jemand begleiten, beraten und auch kuratieren, beispielsweise mit künstle-
rischer Expertise in die Schulen gehen. Durch Programme, wie das Kultur-
agenten-Programm, werden in den Institutionen Veränderungen angestoßen, 
die nicht einfach und auch nicht unbedingt sichtbar sind. 
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Als Förderer weiß man dann auch, wenn man ein Projekt wie „Kulturagenten“ 
macht, dass dann nicht jedes Mal eine tolle Performance gezeigt werden kann. 
Am Ende sind es ganz kleine Prozesse, die hoffentlich dann aber langfristig 
wirken. Wenn wir über Strukturen sprechen, geht es um ernsthafte Maßnah-
men, die unter Umständen personelle und strukturelle Veränderungen nach 
sich ziehen – sei das, dass man das Personal für Vermittlung in den Häusern, 
in Theatern, Museen und so weiter anders ausstattet, anders bezahlen muss. 
Warum sind denn überhaupt die Vermittler in Museen viel schlechter bezahlt, 
als die Kuratoren selbst? Das sind Fragen, denen wir uns zuwenden müssen, 
wenn wir diese Frage nach „Zutritt für alle zu Kunst und Kultur“ hier beant-
worten wollen. 

Moderation: Frau Hannken, da habe ich mir natürlich die Frage gestellt: Gibt 
es im Bildungsministerium schon ein Referat, eine Schnittstelle Kultur? Bei 
diesem Kulturagentenprogramm war es ja wirklich gut, dass eine neue Schnitt-
stelle geschaffen wurde, wo die Schulen nicht Dinge noch selbst auf sich neh-
men müssen, für die sie im Grunde keine Zeit und kein Geld haben. Das ist 
ja auch die Wahrheit, die Schulen sind heute doch sehr strapaziert von vielen 
Ansprüchen – das ist einfach so. Diese Schnittstelle hat sich bei vielen Schulen 
als ein Segen erwiesen – gibt es so eine „Schnittstelle Kultur“ bei Ihnen?

Catrin Hannken: Also es gibt bei uns sogar ein ganzes Referat, das kulturelle 
Bildung heißt, und das sich damit beschäftigt, wie die kulturelle Bildung  
gestärkt werden kann. Wir finanzieren zum Beispiel Wettbewerbe. Schule ist 
ja nicht unser Kompetenzgebiet – und ich glaube, hier sind viele Anwesende, 
die laut aufschreien würden, wenn der Bund da reingehen würde. Es ist dem 
Bund eben nicht möglich. Deshalb fördern wir auf der einen Seite Wettbewerbe, 
die auch in Zusammenarbeit mit Schulen stattfinden, auf der anderen Seite 
haben wir dieses Programm „Kultur macht stark“ aufgelegt, das in den außer-
schulischen Bereich geht. 

Dieser außerschulische Bereich ermöglicht vieles, was die Schule nicht hat. 
Hier werden die Kinder und Jugendlichen auf ganz andere Art und Weise 
angesprochen. Nicht im normalen Schulbetrieb, nicht unter dem Eindruck, 
dass im normalen Klassenverband jeder schon seine Rolle hat. Das funktio-
niert auch sehr gut, wie wir feststellen, die Jugendlichen können sich dort oft 
ganz anders entfalten. Wir nehmen natürlich wahr, dass es anstrengend ist, 
diese besondere Zielgruppe anzusprechen. Gerade diese bildungsbenachteiligten 
Kinder zu erreichen, war und ist für die Partner, mit denen wir ja dieses Pro-
gramm umsetzen, nicht einfach. Sie haben wirklich tolle Strategien entwickelt, 
sie setzen das in hervorragender Art und Weise um, sich gerade den Kindern, 
die bisher nicht den Zugang hatten, zu öffnen und auch auf ihre Bedürfnisse 
einzugehen. Wir können wirklich sagen, dass wir mit unserem Programm 
unsere Zielgruppe erreichen – nicht immer einfach, das will ich auch sagen 
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– es ist eine Anstrengung, jemanden dafür zu gewinnen, aber es funktioniert 
sehr gut!

Frank Albers: Ich möchte das nur unterstreichen und ergänzen, denn die 
Erfahrung, die wir auch gesammelt haben, wie wichtig es ist, die Strukturen 
in den Kultureinrichtungen zu ändern, Türen zu öffnen – ein super wichtiger 
Schritt – und der nächste ist dann eben: Wie kommen wir auf die ganz Kleinen 
zu, wie erreichen wir sie, wie führen wir sie an die Kultureinrichtungen heran? 
Da sind die Schulen zwar eine Möglichkeit, aber nicht die Einzige und mög-
licherweise nicht immer die Beste. 

Ein Beispiel, was ich anführen möchte – das wird auch in einem der Foren 
heute Nachmittag diskutiert – ein Modell, was wir an der Komischen Oper in 
Berlin fördern, wo man einfach ganz gezielt in die Stadtteile fährt, in die Kul-
tureinrichtungen, und die Kinder und Jugendlichen dort abholt, wo sie einfach 
viel selbstverständlicher zuhause sind. Auch unabhängig von ihren schulischen 
Hierarchien auf eine Einrichtung zugehen können, weniger vorteilsbelastet in 
die Oper – was für viele super cool ist – und da funktioniert es. Das ist ein 
Besucher-Projekt, das sehr erfolgreich läuft – und die Kollegen werden das 
sicherlich heute Nachmittag noch erzählen – wo wir Zugänge finden, die 
außerhalb der Schule liegen, und die sehr wichtig sind. Diese Wege müssen 
wir, glaube ich, stärken und nicht nur eindimensional auf die Bildungseinrich-
tungen zugehen, die wichtig sind, aber eben auch nicht exklusiv als einziger 
Zugang dienen können. 

Moderation: Wie cool oder uncool Oper sein kann, erleben wir heute Abend 
bei der Produktion „Die gute Stadt“.

Jürgen Walter: Wenn wir die erreichen wollen, die nicht schon durch ihr 
soziales Umfeld kulturelle Bildung von zu Hause mitbekommen, müssen wir 
tatsächlich in die Bildungseinrichtungen gehen, und deswegen haben wir jetzt 
über unsere BW-Stiftung ein Programm aufgelegt, wo man Geld bekommt, 
wenn eine Kulturinstitution mit einer Schule zusammenarbeitet – dabei kann 
die Kulturinstitution auf die Schule zugehen, oder umgekehrt. Wir wollen 
einfach, dass das verstärkt wird. Es gibt Beispiele in Ludwigsburg oder anders-
wo – wenn die Schülerinnen und Schüler mit Künstlerinnen und Künstlern 
in Verbindung kommen, das schafft ein ganz anderes Bewusstsein, die erklären 
Kunst einfach anders, als wir es jetzt alle tun. Ich habe da schon Beispiele er-
lebt, wie Achtjährige bei Beethoven auf den Stühlen stehen und Zugabe rufen, 
wie sie es vielleicht sonst nicht erleben. Aber das entsteht auch, weil sie vorher 
die Musiker kennengelernt und die ihnen Dinge erklärt haben. Das wollen  
wir in den nächsten Jahren verstärkt fördern, damit wir auch möglichst viele 
erreichen können! 
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Moderation: Ich habe eine letzte Frage, Frau Pfeiffer-Poensgen, es gab auf 
einem Kongress eine Studie „Mapping kulturelle Bildung“ vom Zentrum für 
Kulturforschung in Bonn/St. Augustin, da stellte sich heraus, dass das in der 
Bundesrepublik eine komplett unübersichtliche Lage ist. Da ich jetzt alle hier 
am Tisch habe, die sich auf den verschiedenen Ebenen mit ihren Programmen 
bemühen, Kultur für alle zu schaffen, wäre das was, das helfen würde, wenn 
man vielleicht dann doch mal genauer wüsste, wo überall was passiert und 
vielleicht auch voneinander lernt? 

Isabel Pfeiffer-Poensgen: Das ist immer gut! Trotzdem denke ich da eher 
praktisch. Ich finde, wir müssen jetzt an die Kultusministerkonferenz heran, 
da hakt es einfach – Herr Terkessidis hat es ja mehrfach zitiert. Dieses Papier 
zur kulturellen Bildung war schon ganz wunderbar, nur ziemlich unverbind-
lich. Der verbindliche Teil, den es in den Entwürfen durchaus auch gab, den 
mochten dann doch nicht alle unterschreiben. Das zeigt so ein bisschen das 
Problem: Wir müssen weg von diesen Sonntagsreden, die ich hier niemandem 
unterstelle, aber doch manchmal in der Öffentlichkeit beobachte. Wir brau-
chen ganz klare Strukturen in den Curricula, und da kann man sich ja – wie 
die KMK das zunehmend tut – über bestimmte Rahmen, über bestimmte Stan-
dards verständigen. So etwas hätte ich gerne für den ganzen Bereich der kul-
turellen Bildung, damit auch der einzelne Lehrer, der so etwas in seinem Land 
machen will, nicht mehr an die Grenzen des Kollegiums stößt, weil er im 
Grunde nur viel Unruhe produziert und alles durcheinander bringt. Damit 
solche Initiativen eben systematisch eingeordnet und für jede Schule möglich 
werden.

Das „Mapping“ wäre sicher interessant, aber noch so eine Studie zu machen, 
wird wahrscheinlich wieder furchtbar viel Geld kosten. Das würde ich eigent-
lich lieber in andere Bahnen lenken. Wenn das eine wissenschaftliche Einrich-
tung – von der wir ja in Deutschland einige haben, die sich mit solchen The-
men beschäftigen – auf sich nehmen will, wäre es sicher spannend. Aber ich 
finde, wir müssen das Praktische fokussieren, und das heißt: Kultur muss in 
den Schulalltag, in die Curricula systematisch und strukturell eingepflegt wer-
den!   

Moderation: Herr Walter, werden Sie dafür sorgen? Werden Sie der KMK ein 
bisschen mehr Dampf machen, damit es weitergeht und nicht so unverbindlich 
bleibt?

Jürgen Walter: Ich bin schon damit beschäftigt, dass bei uns alles verbindlich 
wird … Wir haben immer Interesse daran, dass man auf Bundesebene die 
Themen voranbringt, aber wir haben Föderalismus und da kann man sich 
nicht immer einmischen in die Diskussionen, die geführt werden. In der KMK 
spielt die Kultur auch nicht die Rolle, die sie vielleicht irgendwann spielen 
sollte. Aber da arbeiten wir dran, und das Bewusstsein ist ja immerhin schon 



59I	 Plenum

‹ zurück zum Inhalt

6 Kultur für alle schaffen – geht das überhaupt?

geschaffen, dass wir da entsprechende Diskussionen haben. Wenn man sich 
den Haushalt des Bundes anschaut, der ist natürlich sehr Berlin-lastig. Das 
ärgert ja viele in den Ländern, und das bringt natürlich dann auch nicht un-
bedingt was, da sagt dann auch jeder, wir sind eh auf uns alleine gestellt, es 
kommt zu wenig aus Berlin. Aber Sie haben ja vorher gefragt: Wollen Sie 
sich nicht einmischen? Wir nehmen immer sehr gerne Geld aus Berlin, auch 
das stinkt nicht. Aber da muss man noch Diskussionen führen, wir wissen 
aber natürlich, Berlin als Bundeshauptstadt braucht auch dementsprechend 
Förderung …

Ansonsten ist es so dass – ehrlicherweise muss man sagen – jeder schon ein 
bisschen für sich selber kämpft, und wir waren auch die letzten Jahre sehr 
damit beschäftigt, das Finanzministerium davon zu überzeugen, dass wir viel 
Geld für die Kultur brauchen. Das ist uns zwar gelungen, aber da war meine 
Zeit schon ziemlich aufgebraucht. 

Moderation: Also Kultur für alle schaffen ist vor allem auch ein Thema, bei 
dem etwas in der Politik, in der KMK, gebohrt werden muss, da kann man am 
Schluss eigentlich nur sagen: wacker weitermachen! – oder sehen Sie das an-
ders? 

Ich bedanke mich herzlich bei Ihnen allen, vielen Dank, dass Sie da waren!
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Durch-Blick. Modedesign-Kurse in Schulen 
Eva Gronbach, Modedesignerin

Highlights meiner Arbeit als Designerin im Bereich Mode und Politik der 
letzten Jahre
Hintergrund: Aufgewachsen in Köln, wollte ich Anfang der Neunzigerjahre 
raus aus Deutschland, das mir grau und langweilig erschien. Nach dem Abitur 
und einer Schneiderlehre studierte ich in Brüssel und Paris. Danach arbeitete 
ich für Designer in Paris und London (für Yohji Yamamoto, Stephen Jones, 
John Galliano und bei Hermès). In der Ferne wurde ich im Studium mit der 
Frage nach meiner Herkunft konfrontiert und so begann ich mich mit 
Deutschland zu beschäftigen.

Meine wichtigsten Kollektionen der letzten 15 Jahre zeigen mein Anliegen und 
meine Beschäftigung mit dem Thema Deutschland, Heimat und Identität. 

2000/01: „Déclaration d’amour à l’Allemagne“ – modische Liebeserklärung an 
Deutschland. Ziel war es, Deutschland gegenüber ein positives Gefühl zu 
entwickeln, ohne als patriotisch oder gar nationalistisch zu wirken. Die deut-
schen Nationalfarben verarbeitete ich hier eher unauffällig.

2002: „Liebeserklärung an Deutschland“ Die elegante Mode ist vornehmlich 
schwarz und weiß und trägt dezente Applikationen in den deutschen National-
farben.

2003: „mutter erde vater land“ – Pullover und Jacken tragen teils Applikationen 
mit stark verfremdeten Adlerschwingen. Die deutschen Nationalfarben werden 
offensiv einsetzt. Einige Stücke tragen einen Aufdruck wie z. B. „Heimat ist 
Heimat“, „schwarz rot gold“ oder „mutter erde vater land“. Die Models haben 
ihre Wurzeln zum größten Teil in Asien und Afrika.

2004/05: „my new police dress uniform“ – bequemer Freizeitlook in dunkelblau. 
Hier arbeitete ich erneut mit dem Adler als Symbol und den deutschen National-
farben. Das Magazin DEUTSCH bringt hierzu meine Fotostrecke heraus.

Herbst/Winter 2005/06: „myfile – mein Profil“ – Mode als Bekenntnis zum 
Ich. Kooperation mit Bayer Material Sciences. Die Kollektion sollte Transpa-
renz, Offenheit und Friedfertigkeit ausdrücken. 

Herbst/Winter 2006/07: „the sacrosanct“ (dt.: hochheilig, unantastbar) – das 
Thema der globalen Missachtung von Menschenrechten wird aufgegriffen. 
Jacken und Shirts waren z. B. mit der Silhouette eines zusammengekauerten 
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Gefangenen und mit einem Text der Menschenrechte versehen. Die Klei-
dungsstücke hatten teilweise die orange Farbe der Häftlingskleidung aus dem 
Gefangenenlager Guantanamo.

Auch in meinen kommerziellen Arbeiten geht es um das Thema Identität: 
Thalys, Novotel, Köln-Shirt, Puma Schuh.

Sommer 2006: „Glück auf “ – Aus Arbeitskleidung der Kumpel fertigte ich 
Freizeit- und Straßenkleidung. Der harte Baumwollstoff wurde durch mehr-
maliges Kochen weich und anschmiegsam. Zwar kann der oberflächliche 
Schmutz entfernt werden, die Ölflecken, Löcher und die Personalnummern 
der ehemaligen Grubenarbeiter sind noch zu sehen. Es ging um die Bedeutung 
des Wandels im Ruhrgebiet und Ruhr2010. Durch langjährigen, vertrauens-
vollen Kontakt zum Ruhrgebiet und einer engen Beziehung zu den Mitarbei-
tern der Ruhrkohle bekam ich regelmäßig Nachschub an getragener original 
Bergmannskleidung von den geschlossenen Zechen. Nun stand die Kultur-
hauptstadt Ruhr2010 vor der Tür. Die Frage nach einer nachhaltigen Idee im 
Ruhrgebiet entstand. „german jeans“ war zur getragenen Transformation im 
Design geworden. Ich fragte mich, wie im Ruhrgebiet neben der Architektur, 
den genial umgestalteten Zechengeländen, der großen Kunst, welcher hier auf 
internationalem Niveau eine Bühne gestaltet wird, wie die Mode sich positiv 
im Transformationsprozess des Industriestandortes hin zum Kreativstandort 
verankern kann.

2015 Relight „Best of Eva Gronbach“ Liebeserklärung in Deutschland @ FUTUR 
25 IN Berlin im Radialsystem V im Auftrag der bpb und des Innenministeriums 
der Bundesrepublik Deutschland.

Meine Arbeit mit Schulklassen zum Thema „Mode-Bewusst-Sein“
Die Initiative, mit Kindern zu arbeiten, entstand durch meine jahrelange Zu-
sammenarbeit mit ehemaligen Bergleuten und Zechen aus der Ruhr Region 
in West Deutschland. Auf Grund der Materialbeschaffung für meine Kollek-
tion german jeans, welche aus ehemaliger Bergwerkskleidung hergestellt wird, 
sind gute Verbindungen und Freundschaften zum Ruhrgebiet gewachsen. Es 
stand Ruhr 2010 als Europäische Kulturhauptstadt vor der Tür, und ich wollte 
etwas schaffen, was die Kinder in der Region nachhaltig positiv inspiriert.

Für mich kamen sehr persönliche Gründe hinzu: Zu der Zeit war ich schwanger 
und dachte mir: Hier geht es um Zukunft. Wem gehört die Zukunft? Den 
Kindern! So entstand die Idee, mit Kindern Mode zu erarbeiten. Damit hatte 
die Leitfrage ein zentrales Thema. Zudem steht für mich als Designerin immer 
wieder die spannende Frage nach Identität im Raum. Gerade das Thema 
Migration/Integration bringt die Frage der Identität mit sich. Wer bin ich? Wo 
komme ich her? Wo gehe ich hin? Zu wem gehöre ich?
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Die Projektförderung wurde von verschiedenen Partnern finanziert. So waren 
es meist Träger aus öffentlichen Politikebenen: Bund, Länder und Kommunen. 
Auch wurden wir von Kultureinrichtungen finanziert, welche sich für Integra-
tion engagieren. Die Verantwortlichen haben verstanden, dass es hier nicht nur 
um den Konsum von oberflächlicher Kleidung geht, sondern dass die Mode 
ein Kommunikationsmittel ist, welches ein Miteinander erzeugt und eine Ent-
wicklung zulässt, wie kaum ein anderes Medium. 

Sämtliche Schulformen haben sich als geniale Partner für dieses Projekt bewiesen. 
Anbei zwei Beispiele: Die 12. Klasse der UNESCO-Schule Essen, welche sich 
alle auf das Abitur vorbereitet haben und eine Willkommensklasse des Berufs-
kollegs Humboldtstraße der Stadt Köln. In Köln haben wir mit Flüchtlings-
kindern gearbeitet, welche ihre erste Klasse in Deutschland besucht haben und 
ganz am Anfang ihrer Deutschkenntnisse standen. 

Der erste Teil der Arbeit besteht darin, ein Kleidungsstück, welches aus einem 
familiären Kontext stammt, vor der Gruppe zu präsentieren. Meist wurden 
hier traditionelle oder folkloristische Elemente sichtbar. Dadurch entstand 
Neugierde und Respekt. Der zweite Teil der Zusammenarbeit besteht darin, 
einen eigenen zukunftsorientierten Entwurf zu zeichnen. Ein jeder Schüler 
zeichnet auf einem großen Papier seine Idee eines Outfits, wie er sich gerne 
sehen würde. Dieser Entwurf wird wieder vor der Gruppe präsentiert, im 
Optimalen werden diese Zeichnungen im Klassenraum gemeinsam an der 
Wand aufgehängt. Als dritter Moment startet nun die Umsetzung des eigenen 
Entwurfes. Die vielen positiven Nebeneffekte dieser Arbeit sind bemerkens-
wert: Es wurden Vokabeln und Texte, das Textile als Sprache definiert und 
flossen so in den Sprachunterricht mit ein. Hochmotiviert zeichnet sich das 
Arbeiten durch einen starken Drang „nach vorne“ aus. Schüler/innen haben 
zum Teil nachts genäht und standen vor Schulbeginn schon vor der noch ge-
schlossenen Schule. Sehr positiv hat sich der Kontakt zwischen Lehrenden und 
Schüler/innen entwickelt.

Die Jugendlichen fingen an, zuhause zu nähen, was den innerfamiliären Diskurs 
befördert und eine positive Ebene zwischen Eltern, Großeltern und Kind her-
gestellt hat. Das handwerkliche Arbeiten mit Nadel, Faden Stoff und Schere 
hat durch sein direktes Ergebnis ein extrem hohes Motivationspotential. Die 
Konzentration eines jeden Schülers ist durch das Wachsen der eigenen Kreativität 
und der eigene Motivation enorm hoch. Genial ist, dass „Mode gnadenlos ist“! 
Das eigene „Kleid“ zeigen heißt, Respekt in der Öffentlichkeit zu bekommen.

Der Zeitpunkt der Pubertät ist optimal, da hier die Freude an Veränderung 
natürlich ist. Eines der größten Geheimnisse besteht darin, dass sich Jugend-
liche, egal aus welchem Kontext sie kommen, in allerkürzester Zeit modisch 
orientieren können: Sie wissen, was „in“ ist, und wie sie sich präsentieren sollen/ 
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wollen. Dies bringt sie sehr schnell auf eine gemeinsame Ebene und lässt sie 
stark miteinander kommunizieren.

Elemente aus der jeweiligen Lokalität und neuen Elementen/Impulsen waren 
das Ergebnis. Aus der Heimat eines jeden Schülers flossen Traditionalität sowie 
heimische Techniken in die Arbeiten ein. In diesen Kursen findet Kultur in 
textilem Material eine Darstellung. Neben der Selbstwahrnehmung und des 
Selbstausdruckes werden hier folgende Werte geschaffen: Selbstreflektion,  
Modecodes werden sichtbar, durch Kreativität wird der Künstler/in in sich 
geweckt. Motivation führt zur Konzentration. Es wird unterschiedlicher 
Reichtum gezeigt. Freiheit und Kreativität und Individualität gehen Hand in 
Hand mit einem positiven gemeinsamen Gruppenerlebnis. 

Optimal ist es, diese Workshops in einer Modenschau zu beenden und gleich-
zeitig zu feiern. Die Möglichkeit, sich und seinen Entwurf zu präsentieren, 
setzt ein hohes Maß an Motivation und Energie bei den Schülern frei. Die 
Öffentlichkeit der Schule, Gemeinde oder Klasse bringt einen neuen Blick auf 
jeden einzelnen Schüler und gibt jedem Schüler ein unvergessliches positives 
Erlebnis der Selbstwahrnehmung mit auf den Lebensweg.

Literatur sehen. Die Literaturschule LINA am Deutschen Literatur-
archiv Marbach 
Verena Staack, Deutsches Literaturarchiv Marbach

 
Was ist Literatur? Und wo berühren sich die Schätze eines Literaturarchivs mit 
der Lebenswirklichkeit von Kindern und Jugendlichen? Das Deutsche Litera-
turarchiv Marbach mit seinen beiden Museen, dem Literaturmuseum der Mo-
derne und dem Schiller-Nationalmuseum, möchte Kindern und Jugendlichen 
die Begegnung mit Literatur ermöglichen, Erkenntnisse aus originalen Quellen 
fördern sowie Begeisterung für den eigenen, kreativen Umgang mit Sprache 
wecken. Seit der Eröffnung des Literaturmuseums der Moderne 2006 ist des-
wegen ein umfangreiches Vermittlungsprogramm bestehend aus Führungen, 
Seminaren, Schreibwerkstätten, Ferienworkshops und Aktionstagen entstan-
den, das sich an alle Altersgruppen, insbesondere aber auch gezielt an ein 
jüngeres Publikum wendet. Die museale Lernumgebung mit ihren Original-
Manuskripten und vielfältigen Schreib- und Lesespuren steht dabei immer im 
Mittelpunkt. In der Dauerausstellung im Literaturmuseum der Moderne werden 
Schätze aus dem Archiv zum 20. und 21. Jahrhundert gezeigt, darunter so 
bedeutende Manuskripte wie die von Franz Kafkas Prozeß, Alfred Döblins 
Berlin Alexanderplatz oder Paul Celans Todesfuge, aber auch Strandgut, das 
mit den Dichternachlässen ins Archiv gelangt: alltägliche, oft überraschende 
und vielfach eine ungewöhnliche Literaturgeschichte erzählende Briefe, Tage-
bücher, Fotos und persönliche Erinnerungsstücke. Die Dauerausstellung im 
Schiller-Nationalmuseum zeigt, wie die dichterische Sprache im 18. Jahrhundert 

Eva Gronbach 
Charlottenstr. 2 
10969 Berlin 
 
› Eva Gronbach

http://www.evagronbach.com
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mit Autoren wie Schiller, Hölderlin, Mörike und Kleist, mit Werken wie  
Wilhelm Tell, Wallenstein und Faust, Dimensionen erreichte, die ein Grund 
dafür waren, Autoren seit dem 18. Jahrhundert wie Heilige zu verehren. 

Seit dem Jahr 2008 konnte das Marbacher Literaturvermittlungsprogramm 
um die Literaturschule LINA erweitert werden. In wechselnden Kooperationen 
mit Schulen aus der Region werden Schülerinnen und Schüler verschiedener 
Altersgruppen und Schularten jeweils für ein Schulhalbjahr aktiv in die For-
schungs- und Vermittlungsarbeit der Marbacher Museen eingebunden: Sie 
recherchieren in den unterirdischen Magazinen des Archivs, arbeiten im Ton-
studio, der Restaurierwerkstatt und der Fotostelle, überlegen, wie man Aus-
stellungen mit Führungen, Lesungen und Veranstaltungen begleiten kann. 
Am Ende eines jeden Projektes steht die öffentliche Präsentation der Ergebnis-
se im Rahmen eines Aktionstages im Museum. Ziel der Literaturschule ist es, 
gerade diejenigen einzuladen, die sonst vielleicht nicht die Möglichkeit haben, 
Archive und Museen als Erfahrungsräume zu erkunden. Mittlerweile steht das 
13. Kooperationsprojekt kurz vor seinem Abschluss und die Bandbreite der 
Themen reichte vom Entwerfen und Realisieren einer Audioführung für Jugend-
liche über das kreative Entdecken eines Teils des Nachlasses von Peter Hacks 
mit Grundschülern und dem Entwerfen eines virtuellen Exilmuseums zu  
Mascha Kaleko bis hin zu einem Fotografieprojekt mit Jugendlichen, die  
gerade erst Deutsch lernen und das in eine Ausstellung im Literaturmuseum 
der Moderne mündete.

Vielfalt erleben. Die Ausstellung „Villa Global – The Next Generation“ 
Petra Zwaka, Jugend Museum, Berlin

 
Berliner Kinder und Jugendliche wachsen heute in einer Stadtgesellschaft auf, 
die so vielfältig ist wie nie zuvor. Eine Gesellschaft, in der ganz selbstverständ-
lich Menschen leben, die sich mehreren kulturellen Räumen zugehörig fühlen, 
deren Identitäten wechseln können, in Bewegung sind. Kinder und Jugendliche 
mit sogenanntem Migrationshintergrund leben hier inzwischen in der dritten 
und vierten Generation. Sie sind in Berlin geboren, haben meist keine eigene 
Erfahrung mit Migration, müssen sich aber immer wieder mit ethnischen 
Zuschreibungen und Rassismus auseinandersetzen.

Das Jugend Museum befindet sich mitten im Berliner Bezirk Tempelhof-Schöne
berg, mit einem Migrantenanteil von mehr als 30 Prozent und einzelnen Stadt-
quartieren, in denen 60–70 Prozent Menschen mit einem Einwanderungshin-
tergrund leben, mit steigender Tendenz. Vor diesem Hintergrund hat sich für 
uns die zentrale Frage gestellt, welchen Beitrag wir als Museum leisten können, 
dass Kinder und Jugendliche ihre familiären Wurzeln als Potential wahrnehmen 
können und dürfen und nicht als Defizit gegenüber einer fiktiven deutschen 
Norm. 

Deutsches Literaturarchiv 
Marbach 
Schillerhöhe 8–10 
71672 Marbach a. N.  
 
T 07144/848-617 
› DLM Marbach

https://www.dla-marbach.de
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Die Ausstellung „Villa Global – The Next Generation“
Ich bin Moslem und meine beste Freundin ist Jüdin, das glaubt mir keiner. (Laila) 
Ich falle einfach auf, das kann man nicht ändern. Nicht immer und überall, aber 
99 Prozent der Zeit. (Rose-Anne)

Zwei Sätze von zwei unterschiedlichen Menschen, die sich in den 14 kleinen 
Räumen der Villa Global finden lassen. Die Sätze hängen als Raumzitate sicht-
bar an den Wänden und stimmen Besucher_innen auf die Person ein, die in 
dieser privat-persönlichen Atmosphäre im Mittelpunkt steht. 15 Menschen 
zwischen 13 und 79 Jahren, die zum Leben unserer Stadt gehören und die mit 
ihren Geschichten deutlich machen, warum eindeutige Zuordnungen so 
schnell problematisch werden können, geben ihre Geschichten preis. Von Be-
ginn an waren sie als Expert_innen für ihre Geschichte aktiv an der inhaltlichen 
und räumlichen Gestaltung der Räume beteiligt und haben ihre Perspektiven 
eingebracht. So arbeiteten sie mit bei der Auswahl der Exponate, der Fotos 
sowie des Ausstellungsmobiliars, schrieben eigene Texte oder redigierten unsere 
Kommentare. Jeder Raum wurde kuratorisch und gestalterisch vom Museum-
steam begleitet. Über ein Vierteljahr dauerte diese Zusammenarbeit, die von 
intensiven Gesprächen und gemeinsamer Arbeit geprägt war. Grenzen ernst-
nehmen war dabei eine wesentliche Prämisse in diesem Prozess, nicht nur 
Nehmen, sondern auch Geben, im Gespräch, im Aushandeln von Schwer-
punktsetzungen und Umsetzen von Wünschen.

Aber: Die engagierte Beteiligung der „Bewohnerinnen und Bewohner“ gibt 
den Räumen eine Authentizität und Tiefe, die ohne sie niemals zu erreichen 
gewesen wäre. Für die Konzeption der Ausstellung waren die Erfahrungen aus 
einer Reihe von Theater- und Filmworkshops, Geschichts- und Lernwerkstät-
ten richtungsweisend, die das Jugend Museum zwei Jahre zuvor durchführte. 
Unter solchen Titeln wie: „Wer ist Berlin?“, „Achtung, die Böhmen kommen!“, 
„Erzähl (d)eine Geschichte!“ und „Heimatspuren“ machten sich über 1.600 
Kinder und Jugendliche auf die Suche nach Orten und Lebensgeschichten in 
Berlin und nach dem, was Menschen hier verbindet. Sie recherchierten, 
schlüpften in historische Rollen, dokumentierten und befragten Personen, die 
in den letzten Jahrzehnten nach Berlin eingewandert oder solche, die hier 
geboren sind. Die Ergebnisse ihrer „Feldforschungen“ im Museum und drum 
herum wurden am Ende in der Werkschau „Heimat Berlin. Migrations
geschichte“ (› Heimat Berlin) präsentiert. In begleitenden Projektvideos kom-
men die Kinder abschließend persönlich zu Wort: Neben den Workshopinhalten 
erzählen sie mindestens genauso viel über ihr Bedürfnis nach Dazugehören, 
Anerkennung und gleichberechtigter Teilhabe.

Villa Global – The Next Generation ist jetzt das neue Herzstück des Jugend 
Museums. Hier wird das Leben in Vielfalt heute und mit historischen Rück-
blicken in die jüngere Einwanderungsgeschichte auf spielerische Weise erfahr-
bar – ohne erhobenen Zeigefinger, aber mit einer eindeutigen Haltung: Auch 

Bezirksamt  
Tempelhof-Schöneberg 
Abt. Bildung, Kultur und 
Sport 
Museen Tempelhof-Schöne-
berg/Jugend Museum 
Hauptstr. 40–42 
10827 Berlin 

T 030/90277-6164 
› �Museen Tempelhof 
Schöneberg

› villaglobal

http://www.heimat-berlin.info
http://www.museentempelhof-schoeneberg.de
http://www.museentempelhof-schoeneberg.de
http://villaglobal.de
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ein Museum kann und sollte die Chance schaffen, Vielfalt als Stärke und 
Qualität unserer Gesellschaft wahrnehmbar zu machen und deshalb kulturelle 
Bildung für Kinder und Jugendliche unterschiedlicher kultureller und sozialer 
Prägungen aktiv zu fördern. 
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1	 �Die gute Stadt
Eine Stadt-Oper von Sinem Altan und Tina Müller

Der Gutmensch trifft sich gerne mit Seinesgleichen im Zentrum der guten 
Stadt, um sich über die gemeinsamen Lebensansichten auszutauschen. Doch 
was, wenn auf einmal die Peripherie heranrückt? Wenn gar ein Künstler wie 
Wildundfrei die Gepflogenheiten der guten Stadtmenschen auf den Kopf 
stellt? Das Einzige, was er für sein Experiment braucht, sind ein paar gute 
Probleme. Die beißende Opern-Groteske von Sinem Altan auf ein Libretto 
von Tina Müller, beleuchtet humorvoll das Leben der guten Stadtbevölkerung. 

Im Rahmen des Kongresses Kinder zum Olymp! am 25. Juni 2015 wird die 
partizipative und generationsübergreifende Stadt-Oper mit insgesamt 222 
Freiburgern aus unterschiedlichen sozialen Verhältnissen aufgeführt. Die Be-
teiligten setzen sich zusammen aus Freiburger Ensembles, wie dem Deutsch-
Französischen Chor, dem Russischen Chor, dem Brasilianischen Chor und 
dem Soulchor zusammen. Ein besonderer Akzent der Oper wird der Auftritt 
des eigens dafür gegründeten Kinderchors sein, in welchem auch Kinder der 
Chorsänger mitsingen. Das Orchester besteht aus dem Studentenorchester Per 
Tutti, dem Heim und Flucht Orchester, dem Saz-Ensemble und Musikern des 
Philharmonischen Orchesters Freiburg. Zudem stehen vier Opernsänger, zwei 
Schauspieler und sieben Laien-Solisten mit auf der Bühne. 

Fotograf: Rainer Muranyi
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Der Stadt-Oper ging eine zweijährige Recherchephase voran, in der die Auto-
rin Tina Müller und die Komponistin Sinem Altan in Freiburger Schulen, 
Musikvereinen und Jugendtreffs Interviews führten und sich u. a. mit Politi-
kern, Obdachlosen und Straßenmusikern trafen. In der Komposition wurde 
das musikalische Material verarbeitet, welches die Komponistin beim Besuch 
der verschiedenen musikalischen Gruppierungen vor Ort sammeln konnte. 
Soul trifft auf Choral, Swing-Elemente auf russische Heimatfolklore und türki-
sche Baglama-Gitarren auf ein komplettes Sinfonieorchester. 

Fotograf: Rainer Muranyi

Die Regisseurin Thalia Kellmeyer, Leiterin des Jungen Theater/Oper und Kon-
zert, war maßgeblich an der Recherche und Konzeption der Stadt-Oper betei-
ligt. Die Begegnung von Menschen unterschiedlichen Alters und Herkunft auf 
Augenhöhe, ist ihr ein besonderes Anliegen. 

Künstlerischer Stab Komposition: Sinem Altan, Libretto: Tina Müller, Musi-
kalische Leitung: Nikolaus Reinke, Regie: Thalia Kellmeyer, Choreographie: 
Olivia Maridjan-Koop, Bühne und Kostüme: Olga Motta, Dramaturgie: 
Dominica Volkert 

Uraufführung Samstag, 13.06.15, 19.30 Uhr 

Gefördert im Rahmen des Kinder zum Olymp!-Kongresses durch die Kultur-
stiftung des Bundes und den Innovationsfonds Kunst. Mit freundlicher  
Unterstützung der TheaterFreunde Freiburg

Theater Freiburg 
Bertoldstr. 46 
79098 Freiburg 
 
T 0761/201-2950 
› Theater Freiburg

http://www.theater.freiburg.de
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2	 �Die gute Stadt – Entstehung einer Produktion

Claudia Henne im Gespräch mit  
Sinem Altan, Komponistin 
Michael Kaiser, Künstlerischer Leiter  
Junges Theater am Theater Freiburg 
Thalia Kellmeyer, Regisseurin 
Maria Lenz, mitwirkende Schülerin 
Kornelia A. Luettman, Mitwirkende 
Jakob Mandzak, mitwirkender Schüler 
Paulo André de Melo Oliveira, Mitwirkender 
Nikolaus Reinke, Musikalischer Leiter

Moderation: Guten Morgen meine Damen und Herren, ich freue mich, Sie 
alle zum zweiten Tag des siebten Kongresses Kinder zum Olymp! begrüßen zu 
können. Wir wollen das Motto dieses Kongresses „Unbedingt! Zutritt für alle 
zu Kunst und Kultur“ ganz wörtlich nehmen und uns heute Morgen Zutritt 
gewähren lassen. Für den sorgen die, die an der Produktion „Die gute Stadt“, 
die wir gestern Abend hier erlebt haben, beteiligt waren. Einige Protagonisten 
sind jetzt hier bei uns zu Gast, und sie werden uns erzählen, wie die Produk-
tion „Die gute Stadt“ entstanden ist. Sie haben es vielleicht gestern gesehen, 
oder auch gelesen: Es waren 250 Mitwirkende! Das ist ein Stück Arbeit, die 
alle unter einen Hut zu bringen, und dass das klappt und sich dann auch noch 

Claudia Henne, Sinem 
Altan, Jakob Mandzak  
(von links) 

› Kurzdokumentation

https://www.youtube.com/watch?v=CPEjJWCqi9I&feature=youtu.be
https://www.youtube.com/watch?v=CPEjJWCqi9I&feature=youtu.be
https://www.youtube.com/watch?v=CPEjJWCqi9I&feature=youtu.be
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schön anschaut – und vor allen Dingen anhört – das sehen Sie jetzt in einem 
kurzen Film, mit dem Sie einen ersten Eindruck über den Entstehungsprozess 
gewinnen können.

Moderation: Der Film hat natürlich nur einen ganz kleinen Prozentsatz der 
zweihundertfünfzig Mitwirkenden gezeigt, und eine der ganz großen Heraus-
forderungen ist – wie es schon gesagt wurde – einen guten Plan zu machen, 
damit das alles funktioniert. Aber ich würde gern erst mit Sinem Altan über 
die Komposition reden: Wie kommt man auf die Idee, eine Oper für eine Stadt 
und dann noch eine „gute Stadt“ zu komponieren? Was hat Sie inspiriert? 

Sinem Altan: Ich glaube, alleine kommt man nicht wirklich auf so eine Idee. 
So etwas zu komponieren oder zu konzipieren ist natürlich zunächst ein 
Wunsch und eine Vorstellung. Es ist das Theater Freiburg gewesen, das das 
ganze Projekt auf vielen vielen Ebenen durchleuchtet und zusammengebracht 
hat, und ich sah für mich den Anspruch darin, danach zu suchen: Wie kann 
eine Komponistin damit umgehen, dass so unterschiedliche Elemente erstmal 
im Pool liegen, sie sich daraus bedienen kann, aber sie das Werk am Ende 
trotzdem der Stadt oder den Beteiligten wieder zurückgibt? Wie dieser Reflek-
tionsprozess auch in einem selbst passiert, das hat mich am meisten an der 
Konstruktion interessiert und natürlich auch: Wann hat man schon so eine 
Gelegenheit, so ein Handwerk so weit vertiefen zu können, dass man sowohl 
für ein großes Sinfonieorchester hört, schreibt, mit unterschiedlichen Chören 
und auch stimmlich mit unterschiedlichen Disziplinen zwischen Schauspie-
lern, Opernsängern zusammenarbeitet. Also das war auf jeden Fall eine ganz 
ganz große Herausforderung, die mich natürlich auch von Anfang bis zum 
Ende begleitet – auch jetzt in den Vorstellungen.

Moderation: Welche Rolle spielt Freiburg? 

Sinem Altan: Das ist zumindest unsere Inspiration über die Stadt Freiburg, 
aber es geht sicherlich auch um eine fiktive Stadt, die letzten Endes auch wo-
anders sein könnte. Aber man erkennt schon sehr viel gerade mit dem Blick 
von außen, wenn man nach Freiburg kommt, wie diese Urquellen, Urinspira-
tionen in dem Stück funktionieren. 

Moderation: Wir, die wir nicht in Freiburg leben, haben uns heute Morgen 
beim Frühstück gefragt, ob das Freiburg ist. Ich habe natürlich bei den grünen 
´Kostümen Freiburg gleich Grüne’ gedacht. Das ist aus einer anderen Perspek-
tive: Die grünen Kostüme, die roten Kostüme, Sie, Frau Kellmeyer, haben 
damit so etwas wie Parteien geschaffen. War das auch eine Art Ordnungsprinzip, 
damit man als Zuschauer nicht den Überblick verliert? 

Thalia Kellmeyer: Wenn ich da jetzt nochmal auf die Farben eingehe – grün, 
rot, wir haben auch blau und gelb drin – wir wollten keine politische Oper 
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machen, sondern es sollte Farbe auf der Bühne sein, jeder Mitwirkende hat 
Farbe im Gesicht.

Moderation: Wir haben das in dem kleinen Ausschnitt mit den Kindern eben 
gesehen, zweieinhalb Stunden so detailreich zu arbeiten … Haben Sie sich 
jeden einzelnen Charakter für das Zusammenspiel der unterschiedlichen  
Parteien, sage ich mal, genau überlegt, wo fängt man da als Regisseurin an?

Thalia Kellmeyer: Ja, wo fange ich an? Vielleicht fange ich auch noch einmal 
bei dem Plan an, weil bei einer so großen Produktion mit so vielen Laien der 
Plan natürlich wichtig ist, und auch die Bedingungen spielen eine ganz große 
Rolle. So haben wir schon vor einem Jahr den minutiösen Endprobenplan an 
die Chöre weitergegeben, damit sich die Chöre, oder auch die Laien, entschei-
den konnten, ob sie mitmachen, wie viele Ferien sie haben, ob sie die Oster
ferien verplanen können oder nicht. Diesen Plan haben wir dann eigentlich 
fast eingehalten bis zur Premiere. Und man muss auch sagen, ein Jahr im 
Vorfeld war ja gerade mal die Ouvertüre komponiert. Das heißt, mit diesem 
Plan mussten wir uns aufgrund der Tatsache, dass es eine Uraufführung war 
und Sinem Altan sich dafür entschieden hat, den Chören die Musik auf den 
Leib zu schreiben, und aufgrund des Librettos, welches sehr frei ist, uns schon 
früh festlegen. Auch bezüglich der Kostüme innerhalb des Hauses. Da sind 
schon „Kostümgespräche“ gelaufen, weil eine zusätzliche Produktion in diesem 
Umfang eigentlich die Kapazität eines Hauses sprengt. 

Sie haben ja jetzt leider gestern nur den zweiten und dritten Teil gesehen. Vom 
ersten Teil haben wir eben einige Impressionen gezeigt. Im ersten Teil gehen 
wir konzeptionell relativ klar, relativ klassisch vor. Wir haben sehr intensiv mit 
einem Projektchor, einem deutsch-französischen Chor und dem Kinderchor 
gearbeitet, der im ersten Teil sehr oft vorkommt. Und hier gibt es wirklich 
Charaktere. Das durfte sich jeder vorher beim Kennenlernen aussuchen: Wer 
möchte szenisch aktiver sein, und wer möchte eher im Hintergrund stehen? 
Zum Beispiel die „Zeitungsleser“, die Sie am Anfang im zweiten Akt gesehen 
haben, die, die oben saßen, das waren die, die gesagt haben: Ja, ich will unbe-
dingt gerne mal auf der Bühne stehen, aber ich hab nicht ganz so viel Zeit und 
ich bleib gerne mal im Hintergrund. Natürlich, am Ende wollten alle spielen. 
Aber trotzdem hatten wir dann ungefähr dreißig Leute, die Charaktere hatten, 
die dann durchgeführt werden bis zum Anfang des zweiten Aktes, den Sie 
gesehen haben. Wir haben auch versucht, sehr skurril vorzugehen. Das heißt, 
ob es jetzt Freiburg ist oder nicht, ich würde sagen, wir haben Ideen, die teils 
aus dem Chor in den szenischen Proben kamen, die teils natürlich auch wir 
vom Team erstmal so reingebracht haben, total überhöht. Vielleicht mag es 
von außen aussehen wie Freiburg, aber wir wollen da einfach Freiheit schaffen 
und uns gar nicht festlegen. 
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Moderation: Das sind vielleicht auch Klischees von außen, wenn man ein 
bestimmtes Bild hat, bestimmte Vorstellungen …

Thalia Kellmeyer: Man darf darüber ja auch diskutieren, was dann da raus 
kommt. Ist das für einen direkt Freiburg oder ist das für einen überhöht? Was 
ich noch ganz spannend finde, dass wir versucht haben, auch noch eine zweite 
Ebene einzubauen. Während ich anfangs den ersten Teil sehr klar durchinsze-
niert habe, gibt es dann einen Bruch nach dem zweiten Teil, nach dem Kin-
derchor. Und auch hier, so wie es Sinem und Tina Müller gemacht haben, gab 
es die Übergabe zur Stadt, auch da habe ich versucht, jetzt nicht mehr die 
Leute oder die Mitwirkenden festzulegen, so wie ´das sollt ihr jetzt in dem 
Moment macheń , sondern denen auch mal eine gewisse Freiheit zu geben, sich 
selber auf der Bühne so darstellen zu können, wie sie wollen, oder wie sie es in 
dem Moment verspüren. Ich finde es großartig, wenn es dann in den Zuschauer
raum schwappt. Bei der Premierenfeier im Steinfoyer waren alle Türen offen 
und von da aus schwappte es in die Stadt hinein. Also es war lebendiges  
Musiktheater – von draußen nach drinnen von drinnen nach draußen, es war 
unglaublich!

Moderation: Den Eindruck hat man auf jeden Fall auch gestern Abend ge-
winnen können. Ich glaube, das ist nach wie vor ein besonderes Erlebnis, wenn 
man im Zuschauerraum sitzt und plötzlich die Musik von allen Seiten kommt, 
das ist doch keineswegs Standard. Also das wollte ich auch noch einmal kurz 
sagen, Frau Altan, die Komposition, die Sie da geschaffen haben, ist außeror-
dentlich anspruchsvoll, es ist musikalisch auch eine kleine Weltreise, das war 
sicher eine besondere Herausforderung. Herr Reinke, Sie haben erzählt, dass 
Sie gestern nur einen Ausschnitt gezeigt haben, und das gar nicht so einfach 
ist. Was ist dann so schwierig? 

Nikolaus Reinke: Ja also ich habe kurz mit dem Orchester gefunkt, Blick-
kontakt gehabt, als wir dann den ersten Akt in sieben Minuten – oder was wir 
davon gespielt haben – zu Ende gebracht haben. Wir haben uns angeguckt und 
gedacht, also das ist ja jetzt ganz komisch, wenn man die erste Stunde – oder 
ist es eine knappe Stunde – wenn man die nicht hat, dann kommt man völlig 
anders an, man kommt kalt in diesen Schluss vom ersten Teil und soll das 
dann mit der gleichen Temperatur und der gleichen Wärme machen. Und 
irgendwie merkt man, das ist auch von den musikalischen Motiven, die man 
dann hört und die man dann benutzt, überhaupt nicht etabliert gewesen in 
dem Moment. Es ist auch die Aufgabe des ersten Aktes, nicht nur eine Expo-
sition im dramaturgischen Text-Sinne, sondern auch eine musikalische Expo-
sition zu schaffen. Wir haben eine Ouvertüre, die sehr viele von den Themen 
schon anreißt, vorstellt, wo man erstmal so denkt, ’hä, was ist denn das jetzt? 
Was soll diese Oboenlinie, die kann ich überhaupt nicht fassen gerade?’ – und 
die wird immer wichtiger. Da ist dieses Thema, was dann beim DJ auch als 
großes Tutti, was vorher eine kleine Solo-Oboe macht, in der Ouvertüre, dann 
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hinterher volles Tutti, und dann habe ich gedacht, ja das erkennt man gar 
nicht, wenn man dieses Motiv gar nicht über den Abend verfolgt hat. Und das 
war in dem Moment, wo wir diesen Schluss vom ersten Akt gemacht haben 
tatsächlich – auch beim Chor merkte ich, die haben diesen ganzen Weg vorher 
nicht gehabt. Das ist, glaube ich, auch die Schwierigkeit, wenn man mit Ama-
teuren an so etwas rangeht, dass die das nicht einfach abrufen können. Sich 
nicht künstlich in das Gefühl, was sie vorher mitbekommen, dadurch dass sie 
spielen, hineinversetzen können. Das war so eine Irritation, aber ich glaube, 
wir haben uns dann letztendlich ganz gut gefunden. 

Sinem Altan: Am Schluss rockte die Bude …

Nikolaus Reinke: Ja auf jeden Fall! 

Sinem Altan: Vielleicht noch ein paar Worte dazu, also es war mir zumindest 
gestern richtig bewusst geworden, dass das, was wir alle gemeinsam konzipiert 
haben, nur so funktioniert, wie wir es auch konzipiert haben und nicht anders. 
Dass man mitten irgendwo im Werk einsteigt und hofft, etwas überhaupt 
mitzubekommen, sowohl im musikalischen als auch im dramaturgischen Sinne, 
funktioniert nicht. Da muss ich auch sagen, in dem Nachgespräch mit den 
Beteiligten war es auch ganz klar, dass es ihnen gefehlt hat, und dass sie eben 
auch diese Struktur brauchen, die sie auch einstudiert haben, und die  
Geschichte einfach nicht funktioniert. 

Claudia Henne,  
Sinem Altan, Jakob Mandzak, 
Maria Lenz (von links)
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Das war gestern zwar ein netter Versuch so einen Ausschnitt zu zeigen, aber 
noch lange nicht das, wofür das Ganze auch gedacht war, das muss man, 
glaube ich, hier nochmal erwähnen. 

Moderation: Das fordert uns jetzt heraus, uns das Ganze als Ganzes nochmal 
anzuschauen. Ich würde jetzt gerne auf die Amateure zu sprechen kommen. 
Da ist Maria Lenz, zehn Jahre alt und steht schon seit mehreren Jahren im 
Theater Freiburg auf der Bühne, sie hat also schon reichlich Theaterluft ge-
schnuppert. Da ist Frau Luettman, sie ist Münsterländerin, Germanistin und 
leidenschaftliche Sängerin – das ist in diesem Kontext ja am wichtigsten – und 
ist zurzeit deutschsprachige Präsidentin des deutsch-französischen Chors in 
Freiburg, den haben wir jetzt kennengelernt! Dann ist da Jakob Manzak, siebte 
Klasse, und „Die gute Stadt“ ist sein erstes Projekt im Theater Freiburg, dann 
ist da André de Melo Oliveira, und er ist aus Sao Paulo, Brasilien, kam 2013 
als Au Pair nach Deutschland und singt mit großer Begeisterung im brasilia-
nischen Chor und in der Soulfamily. Also brasilianisch, französisch, Kinder, 
das ist doch eine wilde Mischung. Frau Luettman, Sie sind die Erfahrenste, 
wie kommen da alle zusammen klar?

Kornelia A. Luettman: Das war für uns alle ein Experiment, für unseren 
Chor, der normalerweise oratorische Werke singt, war das die große Heraus-
forderung, sich hier auf das Singen einzulassen, verbunden mit Tanz und Spiel. 
Wir haben gemerkt: Das macht man nicht mal eben so. Da bedurfte es einer 
langen sorgsamen Einführung durch die Theaterleute, die uns systematisch da 
herangeführt haben. Dann kam das Zusammenspiel mit den anderen Chören, 
mit den anderen Akteuren. Das war eigentlich kein Problem, das hat einfach 
Spaß gemacht. Da waren wir auch alle längst so angefixt und so begeistert von 
dem Projekt. Also wir haben dieses Stück auch so peu à peu kennengelernt. 
Wir haben es nicht im Überblick gekannt – am Anfang gab es das ja auch 
noch nicht, als wir angefangen haben – es entstand und wir wollten dann 
wissen: Wie geht es denn weiter? Was passiert jetzt eigentlich? Wir wussten, 
die anderen Chöre kommen noch, was machen wir eigentlich zusammen? Das 
haben wir dann eben auch schrittweise miteinander einstudiert, und da kam 
es dann auch sehr schnell zu den ersten Berührungen. Wir hatten ja keine 
Gelegenheit, uns zusammenzusetzen und uns alle vorzustellen, dafür waren 
wir auch ein bisschen zu viele Leute. Das entstand einfach beim Spielen. Das 
ist dann sehr schnell gewachsen, je intensiver die Proben waren, desto inten-
siver war natürlich auch der Kontakt. Wir haben immer noch nicht alle mit-
einander geredet, aber wir (meint: André de Melo Oliveira, Anm. d. Redaktion) 
kennen uns jetzt vom Gesicht …

Moderation: Das ist die kleine Stadt in der „guten Stadt“ sozusagen …

Kornelia A. Luettman: So ist es und wir wissen ja auch alle, wie wir unge-
schminkt aussehen, das ist ein Vorteil. Also ich denke, wenn ich jetzt durch 
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die Stadt gehe, werde ich etliche Leute mehr kennen und erkennen, und es war 
ein großer Spaß, ein großes gemeinsames Zusammenkommen, so dass man 
am Ende nicht mehr das Gefühl hat, es sind unterschiedliche Chöre, sondern 
wir machen ja alle eine große gemeinsame Sache. 

Moderation: Herr Oliveira, wie weit entfernt ist eine Oper in einem deutschen 
Theater wie in Freiburg von dem, was Sie aus Ihrer Heimat kennen? 

Paulo André de Melo Oliveira: Das war auf jeden Fall ganz neu für mich. 
Ich war hier in Freiburg das allererste Mal in einer Oper. In Brasilien haben 
wir natürlich auch Opern, aber ich bin nie zu einer Oper gegangen. Dass ich 
jetzt ein Teilnehmer in einer Oper bin, das ist schon überraschend. Ich habe 
mir nie vorstellen können, dass ich irgendwann in meinem Leben auf einer 
Bühne stehen würde und mit so vielen verschiedenen Chören singe. Ich fand 
es eine sehr interessante Erfahrung und bin begeistert, wie sich alles entwickelt 
hat! Wir haben erst bei Soulfamily, wo ich singe, dieses Lied geübt und gesagt, 
ok, was passiert jetzt? Und langsam kam Sinem zu uns, hat mit uns geprobt 
und dann haben wir gemerkt, wie die Sache sich entwickelt hat. Dann kamen 
wir zu einer ersten Generalprobe, ok, dann haben wir diese „Fratzen“ gemacht, 
und wenn man sieht, wie alles zusammen geht, und wie toll wir aussehen mit 
so einer blauen Perücke und einer blauen Maske, das hat auf jeden Fall viel 
Spaß gemacht! Am Anfang waren wir alle in unseren eigenen Gruppen, unseren 
eigenen Chören, aber jetzt sagen wir „hallo“, wir begrüßen uns, wir gehen 
vielleicht mal zu jemandem was trinken, also langsam ist das schon fast wie 
eine Familie. 

Moderation: Sie haben alle ganz viel Blut geleckt, scheinbar … Maria und 
Jakob, auf der Bühne stehen und alle gucken, was ist das denn für ein Gefühl? 

Maria Lenz: Also es macht Spaß auf der Bühne zu stehen, es sind schon immer 
viele Zuschauer, es ist aufregend, aber es ist auch schön, auf der Bühne zu 
stehen. 

Moderation: Jakob, für dich war es das erste Mal, Lampenfieber? 

Jakob Mandzak: Ja, es ist schon aufregend gewesen, wenn man an der Seite 
steht und wartet, bis es auf der Bühne losgeht, man darf ja vorher nicht auf die 
Bühne, und dann steht man vorne und singt. Ich kann mir vorstellen, dass es, 
wenn man alleine dort steht, anders ist, als wenn man dort eben in der Gruppe 
steht. Ich schätze mal, das ist dann noch aufregender und man hat noch mehr 
Lampenfieber. 

Moderation: Und was sagen denn die in deiner Klasse, spotten die auch ein 
bisschen? 
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Jakob Mandzak: Nö, eigentlich gar nicht. Ich hab denen halt davon erzählt 
und dann meinten auch ein paar: „Cool, kann man da noch hin?“ Wenn ich 
jetzt mal nachdenke, dann ist da eigentlich gar nichts mehr in der Klasse. 

Moderation: Das wird dann auch normal …

Jakob Mandzak: Ja, das war heute Morgen schon …

Moderation: Stimmt, ihr hattet schulfrei …

Jakob Mandzak: Ja (lacht, Anm. d. Redaktion) 

Moderation: Da kam spätestens dann der Neid auf …

Jakob Mandzak: Ja, ich warte da auch noch auf die Reaktionen, vielleicht 
fragen die dann auch: Wo warst denn du? Warst du beim Kieferorthopäden? 

Moderation: Ist Sinem denn streng gewesen? 

Jakob Mandzak: Nee, das war eigentlich gar nicht so, ich fand es aufregend 
und lustig mit Sinem. 

Moderation: So, ihr beide, Jakob und Maria, habt was vorbereitet, einen kleinen 
Text. Magst du anfangen, Jakob? 

Jakob Mandzak: Ja gerne. Ich bin Jakob Mandzak und bin 13 Jahre alt. Die 
Stadtoper „Die gute Stadt“ gefällt mir sehr, insbesondere die Schauspielerei. 
Ich freue mich auch auf die riesengroße Erfahrung, die ich durch das Mitwirken 
machen kann. Bei der Premiere war ich sehr aufgeregt und hatte ziemlich viel 
Lampenfieber, vor allem als wir an der Seite standen und darauf warteten, bis 
unser Einsatz auf der Bühne losging. Ich musste mich sehr konzentrieren, zum 
Beispiel bei unserem Solopart im Kinderchor. Während alle Erwachsenen unter 
den Podesten lagen, stand ich als Greis verkleidet mit den anderen Kindern 
auf der Bühne. Bevor wir das Lied sangen, drehten wir uns um, denn wir 
standen mit dem Rücken zum Publikum. Ich musste mich zusammenreißen, 
um nicht zu lachen, es ist sehr aufregend für mich. Am Ende hat es mich sehr 
gefreut und stolz gemacht, dass ich es endlich geschafft hatte. 

Bei der Oper finde ich auch die Mischung der verschiedenen Musikstile inter
essant. Da ist alles dabei: Klassische Musik, Pop Musik, Orchester im Orches-
tergraben, vor allem das Heim und Flucht Orchester sowie der brasilianische 
Chor und die Soulfamily gefallen mir gut. Toll ist auch, dass so viele  
Menschen zusammenkommen und eine Oper für andere Menschen auf die 
Beine stellen. 
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Maria Lenz: Ich bin Maria Lenz und 10 Jahre alt, ich bin in der vierten Klasse. 
Meine Hobbys sind Theater spielen, Klavier spielen und Hockey. Beim Musik
theater „Die gute Stadt“ gefällt mir am meisten das „In-der-Reihe-laufen“. Bei 
dem ersten Auftritt treten wir als Kindergartenzwerge auf. Wir haben rote 
Kleider an und einem roten spitzen Hut. Wir winken unseren Mamas und 
werden von den Erzieherinnen von der Bühne gescheucht. Die Erzieherinnen 
werden von Sängerinnen des deutsch-französischen Chores gespielt. Bei den 
ersten Proben für diesen Auftritt haben wir ohne „Erzieherinnen“ zu Klavier-
musik geübt. Noemi und Thalia spielten die Erzieherinnen. Zuerst war das auf 
die Bühne kommen schwierig, weil wir uns nicht getraut haben, nach vorne 
zu laufen. Dann haben wir ganz viele verschiedene Laufarten ausprobiert. Mal 
Trippelschrittchen, mal große Schritte, mal kleine Schritte, mal schnelle 
Schritte und mal langsame Schritte. Am Schluss wurden die Trippelschrittchen 
ausgewählt, weil die am meisten den Zwergen entsprachen. Am lustigsten war 
bei den Proben immer die Szene, wenn wir Zwerge nacheinander auf die  
Toilette mussten. Wir mussten immer lachen, weil es so witzig gezeigt wurde. 

Die Stadtoper ist toll, und ich finde, dass wir als Kinderchor ganz schön oft 
auf der Bühne stehen. 

Moderation: Herr Kaiser, wir ahnen, dass so ein Projekt – für ein Theater 
grundsätzlich, aber auch für Freiburg – eine große Herausforderung ist. Wie 
bewältigen Sie es, das alles zusammenzubringen? Denn Sie haben ja nebenbei 
auch noch ein anderes Programm, was in diesem Theater laufen muss. Vor 
allen Dingen wenn man so viele – und das ist wirklich beeindruckend – so 
viele Menschen unter einen Hut bringen muss, welche Fähigkeiten braucht 
man da, Herr Kaiser? 

Michael Kaiser: Naja, das ist vor allen Dingen nichts, was über Nacht kommt. 
Wir haben vor neun Jahren mit der Arbeit in Freiburg begonnen und damals 
war unsere Abteilung – die hieß auch noch nicht so – im Theater sehr klein, 
weil es nur mich gab, ganz alleine und wir sind jetzt im Laufe der Jahre gewach-
sen auch an den Strukturen. Barbara Mundel hat das gestern ja beschrieben, 
wir haben ausprobiert, wir sind auf die Nase gefallen, wir haben rekonzeptio-
niert und haben wieder neue Dinge ausprobiert. Damit einher ging natürlich, 
dass wir die Strukturen ausgeweitet haben, auch personell, finanziell etc. 

Für mich ist das ganz großartig zu sehen, wenn hier über Wochen und Monate 
das Chaos auf allen Etagen des Hauses herrscht, Sie können sich nicht vor
stellen, wie das hier aussieht. Also, Sie können es sich in etwa wahrscheinlich 
vorstellen, wenn Sie gestern hinter den Kulissen waren, seit Wochen sind über-
all immer diese bunten Menschen auf allen Fluren und Gängen unterwegs. 
Überall, wo es irgendwie möglich ist, lagern diese Kostüme. Das ist ja auch 
ein unheimlicher logistischer Aufwand, sämtliche Ausstattungsassistenten  
aus dem Haus sind hier in diese Aufführung eingebunden. Das sind alles 
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Dinge, da steht man nach neun Jahren und denkt: Großartig, dass das jetzt 
möglich ist! 

Ich erinnere mich sehr sehr gut an die erste Spielzeit 2006, in der wir tatsäch-
lich auch mit unseren Pförtnerinnen und Pförtnern darüber sprechen mussten, 
dass die die Leute jetzt ins Haus lassen dürfen, und jetzt ist das möglich! Die 
erste explizite Barriere in so einem Theater – das sieht ja auch immer ein biss-
chen so aus wie eine Trutzburg im Zentrum der Stadt – die erste Prämisse ist 
ja erstmal: Da ist zu, da darf niemand rein außer den Künstlern. Das haben 
wir irgendwie geschafft, das zu öffnen. Wir haben am Anfang viel nach innen 
kommuniziert, mit Pförtnern, mit Mitarbeitern und der Weg ist nicht ab
geschlossen, weiß Gott nicht, aber ich bin total froh, dass wir jetzt nach neun 
Jahren so etwas machen können, und ich nicht mehr jede Woche zu einem 
Krisengespräch gerufen werde, ’Herr Kaiser, das geht aber nicht, da müssen 
wir jetzt was verändern, das ist nicht möglich’. 

Moderation: Würden Sie denn sagen, Frau Kellmeyer, Herr Reinke, das ist so 
ein Projekt, wo alle im Theater auch selbst dazulernen müssen? Nicht nur Sie, 
die die Kunst auf die Bühne bringen müssen, sondern auch – wie Herr Kaiser 
das jetzt beschrieben hat – alle darum herum und vielleicht von Gewohnheiten 
Abschied nehmen müssen? 

Nikolaus Reinke: Von Gewohnheiten Abschied nehmen … Die Gewohnheit 
zum Beispiel, dass alles nach Plan funktioniert … So einen Plan kann man 
machen und das funktioniert tatsächlich mit Profis, die man eingestellt hat, 
die haben ihren Dienstplan, die haben quasi ihre freie Zeit, die sie zur Verfü-
gung stellen gegen Bezahlung. Da kann man einfach sagen, morgen um halb 
elf bist du dran und dann kommen die und wenn die nicht kommen, dann 
gibt es halt einen Anruf. Das funktioniert natürlich nicht mit Amateuren, da 
gibt es sehr viele verschiedene Notwendigkeiten: Das Auto ist kaputt oder man 
hat keinen Babysitter bekommen oder wie auch immer. Da muss man fröhlich 
bleiben! Ganz ernsthaft, dann sitzt man da und denkt, jetzt fehlen fünf und 
gerade die fünf brauchen wir. Was machen wir dann heute Abend, ganz schnell 
umdisponieren? Das ist in meinem Fall nicht ganz so tragisch, wenn ich mit 
einem Chor probe, und die anderen sind ja alle da, und im Grunde machen 
die auch alle mehr oder weniger das Gleiche. Aber ich denke, in der Regie
abteilung reißt so etwas erstmal eine konzeptionelle Lücke für diese Proben, 
die man sich vorgenommen hat. Oder es geht halt nicht los, oder es dauert eine 
Viertelstunde länger, und da muss man sich tatsächlich dran gewöhnen. 

Ich habe das jetzt zum Beispiel mit dem Orchester – es ist ja auch ein Amateur-
orchester – und ich habe denen ganz klar gesagt: Leute, Pünktlichkeit ist das 
allererste, was wir hier lernen müssen, weil die Kollegen, die sitzen da und die 
wollen anfangen und wenn die Zeit rum ist, dann ist die Zeit auch rum. Da 
gibt es nichts mit fünf Minuten länger oder so. Diese fünf Minuten länger, die 
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man nicht hat, die muss man eben auch am Anfang durch Pünktlichkeit ein-
spielen. Das hat hervorragend geklappt, als dann irgendwann alle wussten, 
darum geht es tatsächlich und wenn Soundcheck ist, dann ist Soundcheck, 
weil nachher hier die Leute sitzen, und dann geht es nicht mehr. Also es war 
ein gemeinsames sich an die verschiedenen Bedürfnisse gewöhnen. Das war 
am Anfang ein bisschen „hakelig“, aber dann haben es alle begriffen, dass ein 
Haus so funktioniert. 

Thalia Kellmeyer: Ich musste da jetzt erst noch einmal nachdenken, weil wir 
eigentlich auf ziemlich vielen Ebenen umdenken und so viele Gespräche und 
Diskussionen parallel zu der Produktion noch führen und geführt haben. Wo 
fängt man an? Also wir haben ja im Musiktheaterbereich schon öfters Produk-
tionen mit Laien und Profis gemacht, allerdings noch nicht wirklich in dem 
Bereich mit unseren Ensemblesängern. Rein organisatorisch ist das natürlich 
auch ein Umdenken, aber auch für die Profi-Sänger auf der Bühne, die natür-
lich eine ganz andere Qualität und ganz andere Probenabläufe gewohnt sind, 
die dann in den Proben – und wir proben viel öfter, weil wir ja auch für die 
Laien üben müssen – die dann auf die Laien bei den Proben treffen und einen 
völlig anderen Probenprozess auch unter ganz anderen Qualitätsmerkmalen 
durchlaufen, es ist ja etwas ganz anderes. Es wird etwas ausgehebelt, was vor-
her selbstverständlich war, zum Beispiel dass man einstudiert zur Probe 
kommt, aber wenn der Chor einige Dinge noch nicht kann, dann wird natür-
lich noch einmal das Musikalische geprobt. 

Man muss immer flexibel sein – und nicht nur wir als Team, sondern die 
ganze Produktion. Wir hatten ursprünglich ein anderes Konzept mit ganz 
vielen PET-Flaschen auf der Bühne, wenn es dann aber heißt, nein, es dürfen 
nur maximal 200 PET-Flaschen auf der Bühne sein (also hätte nicht mal jeder 
Beteiligte eine PET-Flasche als Requisite in der Hand gehabt), dann müssen 
wir natürlich wiederum umdenken, weil PET-Flaschen entflammbar sind, 
dann denkt man auch da wieder um. Also es geht ins kleine Detail auch im 
Orchester: Wie können die Orchestermusiker vom Haus im Projekt-Orchester, 
aber auch als Paten mitwirken? Welchen Weg können wir da gehen? Ich habe 
so das Gefühl, wir machen uns mit diesem Projekt auf den Weg, und es ist 
jetzt einfach mal eine erste Version einer Stadtoper – auch wiederum der Be-
griff „Stadtoper“, was heißt das für die Inszenierung? Wie bindet man Ideen 
der Städter mit ein? Denn wie man das natürlich schon an der Textvorlage und 
auch in der Musik sieht, was heißt das für die Szene, ab wann übergibt man 
das vielleicht auch den Städtern, aber wo muss man sie auch noch schützen? 
Ich habe auch das starke Bedürfnis, ihnen auch ein erstes Handwerk mitzu
geben, wo leitet man sie an, wie ich das auch im ersten und zweiten Teil ge-
macht habe, bis es dann zu diesem Tumult kommt, es sich auflöst und einfach 
in diesem Moment die klassische Oper aushebelt. 
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Also das sind so ganz viele Fragen, wo wir permanent umdenken, uns auf einen 
Weg machen – gerade im Bereich Musiktheater – denn ich weiß, mein Kollege 
vom Schauspiel macht das schon länger. Viel früher hat man da angefangen. 
Im Musiktheater ist das natürlich schwieriger. Man muss vorher ein Stück 
singen können, bevor man es szenisch umsetzt, man hört recht schnell ob und 
wie jemand singen kann (hier kommt natürlich auch die Qualitätsdebatte ins 
Spiel und so weiter). Also kurz: Ganz viele Herausforderungen auf einem Weg 
zu einem Musiktheater, oder einen möglichen Weg zu einem „Musiktheater 
der Zukunft“ oder einem „offenen Theater der Zukunft“. 

Moderation: Jakob und Maria, Pünktlichkeit, das hört sich an wie in der 
Schule. Wenn Herr Reinke sagt, jetzt müssen aber alle pünktlich kommen, 
kommt da erstmal so ein Reflex, das kenne ich schon, das will ich eigentlich 
gar nicht, ich denke, hier passiert was anderes auf der Bühne? Oder war das 
für euch klar, dass ihr euch hier wirklich in dieses riesige Team einfinden 
müsst? 

Maria Lenz: Also es ist schon etwas anderes als in der Schule, weil in der 
Schule lernt man halt und hier im Theater macht es eigentlich mehr Spaß, als 
dass man irgendetwas lernen muss. 

Moderation: Aber ihr habt doch hier viel gelernt, oder?

Maria Lenz: Ja schon, aber es ist nicht zu lernen, was anstrengend ist, es macht 
Spaß, das Lernen. 

Moderation: Ich frage jetzt nicht, ob Sie das alle gerne weitermachen möchten, 
weil ich glaube, das ist deutlich geworden. Aber Frau Altan, Sie würde ich 
gerne fragen, Sie sind relativ jung, das ist ein großes Werk, eine große Verant-
wortung, denn hier haben jetzt ganz viele Menschen drauf gewartet, dass Sie 
weiter komponieren, dass alles klappt und auch in einer gewissen Zeit klappen 
muss, das ist ja auch für Sie, stelle ich mir vor, eine sehr große Herausforde-
rung, wie geht es weiter? 

Sinem Altan: Also auf die Frage, ob man im 21. Jahrhundert eine Oper schrei-
ben kann, habe ich mit dem, was ich zur Verfügung hatte, irgendwie geant-
wortet – wer weiß, wie das in den nächsten Jahren bewertet wird. Ich glaube, 
das, was in dieser Zeit nicht mehr möglich ist, ist eine Wahrnehmung, die 
immer nur in einem bestimmten Rahmen, mit einer bestimmten Kategorisie-
rung verbunden ist. Ich glaube, das funktioniert nicht mehr, das sollte auch 
nicht mehr funktionieren. Es ist auch eine Vision von mir, eben dass Musik 
nicht unbedingt in Grenzen, in Gruppen und auch Theater nicht in solchen 
Formen verblassen darf, sondern aus diesen Formen erstmal rausspringen 
muss. Das war, glaube ich, das erste Mal, dass so ein Experiment in dieser 
gigantischen Form ausprobiert worden ist, und ich auch an meine Grenzen 
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gestoßen bin und sicher auch viel mitgenommen habe, wie so etwas teilweise 
super funktionieren kann und teilweise vielleicht gar nicht. Das ist eine Erfah-
rung, die ist einmalig und die wird für mich sicherlich – also für jemanden, 
der auch sehr für Musiktheater brennt und auch sehr gerne komponiert – aus-
schlaggebend sein. Für alles, was entsteht, und ob man es am Ende eine Oper 
oder sonst etwas nennen wird – oder wie man es auch nennen mag – das inter
essiert mich dann noch am wenigsten. Es geht darum, dass man eine eigene 
Form schafft und hofft, dass das im Austausch mit dem Publikum auch  
irgendwie zu etwas führt. 

Moderation: Vielen Dank! Das Musiktheater des 21. Jahrhunderts: ‘Wir ma-
chen uns auf den Weg’, würde ich jetzt einfach mal so sagen. Ich danke Ihnen 
ganz herzlich, dass Sie gekommen sind! Wir haben ja hier das Motto „Unbe-
dingt! Zutritt für alle zu Kunst und Kultur“ – ich glaube, Sie haben hier ein 
ganz wunderbares Beispiel geleistet im Theater Freiburg, das Junge Theater 
Freiburg mit 250 Menschen, das ist wirklich beeindruckend! Vielen Dank, 
dass Sie da waren.
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3	 �LOOK! – Rap Clip Ostheim
Videoclip von Schülern der 6. Klassen aus der  
Werkrealschule Ostheim, Stuttgart im Rahmen  
des Modellprogramms „Kulturagenten für  
kreative Schulen“

Inhalt
„Wer bin ich? Was kann ich? Was können wir gemeinsam? Worauf sind wir 
stolz?“, diese Fragen haben sich die Schülerinnen und Schüler der 6. Klassen-
stufe der Werkrealschule Ostheim Stuttgart gestellt. Mit Hilfe eines Video-
künstlers, eines Rappers, eines Breakdancers, einer Szenographin und der 
Lehrkräfte haben sie in mehreren Einzelschritten ihr eigenes Musik-Video mit 
dem Titel „LOOK! – Rap Clip Ostheim“ gedreht. 

Zu Beginn des Projekts wurde der Rap getextet, die Musik komponiert und 
der Song einstudiert. Die Schülerinnen und Schüler wählten selbst die gelun-
gensten Songtexte aus. Im regulären Musikunterricht arbeitete die Musikleh-
rerin mit ihnen gemeinsam am Zwischenspiel des Songs und integrierte dabei 
die musikalischen Fähigkeiten einzelner Schüler (Saz, Keyboard, Gitarren, 
Schlagzeug, Beatbox, Rap). Dann wurde der Rap in einem professionellen 
Tonstudio aufgenommen. Die Entscheidung, wer als Frontman/Frontwoman 
sowohl musikalisch als auch filmisch agierte, wurde in der Gruppe getroffen. 

Die Jugendlichen übernahmen Aufgaben vor und hinter der Kamera, entwarfen 
mit der Szenographin Set-Räume, gestalteten die Drehorte und erhielten 
Trainingseinheiten im Break-Dance und Hip-Hop zur Vertiefung ihrer  
Fähigkeiten. Die einzelnen künstlerischen Aktionen wurden anhand eines selbst 
entworfenen Storyboards zusammengeführt und für den Dreh vorbereitet. 

Als die Sechstklässler dann endlich die Szenen an vier Drehtagen filmten, 
konnten sie bereits auf unterschiedliche Fähigkeiten (Kameraführung, Dar-
stellung und Musik, Szenographie, Kostüm, Requisite, Storyboard, Continuity) 
zurückgreifen. 

Eine Kleingruppe von fünf bis sechs Schülerinnen und Schülern erhielt in 
einer Nachmittags AG durch den Videokünstler Einblick in die Videoschnitt-
technik. Non Linear Editing wurde ihnen anhand des Programms FinalCut 
Pro nahe gebracht. Je nach Stand der Film-Aufnahmen wurde bereits vorhan-
denes Material (Greenscreen) eingefügt. 

Das Ergebnis konnten die „kids of Ostheim“ voller Stolz für alle Schülerinnen 
und Schüler der Schule und für einzelne Klassen des Schulnetzwerkes inner-
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halb des Modellprogramms im Showroom des Stadtmedienzentrums Stuttgart 
präsentieren. Vor oder nach den Filmvorführungen führten sie im Foyer des 
Medienzentrums die Besucher durch eine Foto-Ausstellung, die den Ent
stehungsprozess des Musik-Clips dokumentierte. Parallel zum Video entstand 
außerdem ein „Making off“ zum Film. 

„LOOK! – Rap Clip Ostheim“ gehört zu den Preisträgern des Schülermedien-
preises Baden-Württemberg 2013 und hat 2013/14 bei „Kinder zum Olymp!“ 
gewonnen. gehört zu den Preisträgern des Schülermedienpreises Baden- 
Württemberg 2013 und hat 2013/14 bei „Kinder zum Olymp!“ gewonnen. 

Die Schule 
Die Grund- und Werkrealschule Ostheim ist in ihrem Werkrealschul-Teil eine 
typische Innenstadtschule. Dies heißt, dass es eine Migrantenanteil von ca. 80 
Prozent unter den Schülerinnen und Schülern gibt. Dies bedeutet ferner, dass 
zahlreiche Schülerinnen und Schüler aus sozial benachteiligten Familien kom-
men. Im Wissen um diese Bedingungen für die pädagogische Arbeit war es 
der GWRS Ostheim Stuttgart schon immer ein Anliegen kulturelle Inhalte, die 
über das eigentliche Schulwissen hinausgehen, zu vermitteln. Die GWRS Ost-
heim möchte ihren Schülerinnen und Schülern durch die Beschäftigung mit 
Kunst und Kultur einerseits bisher nicht gekannte Dimensionen der eigenen 
Fähigkeiten und Fertigkeiten eröffnen, andererseits das Selbstbewusstsein der 
Jugendlichen durch die Veröffentlichung ihrer Werke stärken und sie von ihrer 
Selbstwirksamkeit überzeugen.

› Look! Rap Clip Ostheim

Landesbüro  
Baden-Württemberg  
„Kulturagenten für kreative 
Schulen“ 
Landesvereinigung  
Kulturelle Jugendbildung 
Baden-Württemberg e. V. 
Kulturagentin:  
Johanna Niedermüller  
Rosenbergstr. 50  
70176 Stuttgart 
 
T 0711/99 33 89 73 
› �Kulturagenten Programm

https://www.youtube.com/watch?v=BD4Ke9usF00
http://www.kulturagenten-programm.de
https://www.youtube.com/watch?v=BD4Ke9usF00


85

‹ zurück zum Inhalt

II	 Künstlerische Beiträge

4	 �Weit vom Auge – weit vom Herz … reloaded
Crossover Poesie/HipHop mit unbegleiteten  
jugendlichen Flüchtlingen und der Gruppe Juvenile 
Maze, Dance Emotion, Freiburg

Choreografie: Anita Khosravi, Komposition: Matthias Baumann 
Realisation: Barbara Davids in Kooperation mit der Freiburger  
SchulprojektWerkstatt

 
2011 startete in Freiburg im Breisgau das Projekt „Weit vom Auge – weit vom 
Herz“. Aus Texten über das Leben „Migrationsjugendlicher“ wurden Gedichte, 
mit selbst komponierter Musik und eigenen Bildern entstand eine Hör CD. 
Der zweite Teil des Projekts brachte diese Gedichte als Tanzperformance auf 
die Bühne. 

Auf diesem Ansatz, künstlerisches Schaffen zur Abwendung sozialer Benach-
teiligung und Heilung seelischer Wunden zu nutzen, wollen wir mit dem 
Projekt „Weit vom Auge – weit vom Herz … reloaded“ aufbauen. 

Es kam eine Gruppe von jungen Männern zwischen 16–21 Jahre zusammen. 
Die „UMF“ (unbegleitete, jugendliche Flüchtlinge) sind meist Jungen, oft eigent-
lich Kinder. Sie sind aus ihrer Heimat geflohen vor Krieg und Verfolgung. Sie 
haben zu Hause und auf ihrer Flucht unsagbares erlebt. Narben an ihren 
Körpern verbergen sie mit langen Ärmeln und Tüchern; die an ihrer Seele sieht 
man vor allem, wenn sie sich unbeobachtet fühlen. Während der Treffen geht 
es z. B. um die Sorge um Eltern und Geschwister im Heimatland. Oft wird zu 
Hause gehofft, dass aus dem deutschen „Wunderland“ das Geld für die kom-
plette Familie kommt. Die Jungen leiden, wenn sie diese riesigen Erwartungen 
nicht erfüllen können. 

Was als „RELOADED“ geplant war, verzweigte sich und nahm viele Entwick-
lungen. 

Durch das wachsende Vertrauen kommen immer mehr „Geschichten“. Es gibt 
so viel zu berichten von Krieg, Flucht und Folterung, von Angst, Heimweh 
und Verzweiflung. Als Ventil dienen die Dreharbeiten zum Musikvideo „Ich 
bin Mensch“. 

Nach dem Start des Tanztrainings mit den Tanzprofis der Freiburger Hip Hop 
Company, zeigt sich, dass es eine große Herausforderung ist, zweimal in der 
Woche regelmäßig , pünktlich und über einen langen Zeitraum am körperlich 
und mental sehr anstrengenden Tanztraining teilzunehmen. 
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Der Wille dieser Jungs, ihre Chance zu ergreifen und hier in Deutschland ein 
ganz „normales“, unspektakuläres, aber sicheres Leben aufzubauen, berührt. 
Diese jungen Menschen haben Träume: „eine Arbeit, eine Familie und keine 
Bomben, niemand, der uns erschießt.“

Barbara Davids 
Bertoldstr. 21 
79098 Freiburg im Breisgau 
 
T 0761/75638 
› �Freiburger 
Schulprojektwerkstatt

› �Weitvomauge-weitvomherz

http://www.freiburger-schulprojektwerkstatt.de
http://www.freiburger-schulprojektwerkstatt.de
http://www.weitvomauge-weitvomherz.de
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5	 �Öffentliche Unterrichtsstunden

Mode-Bewusst-Sein 
Modestunde mit Eva Gronbach und Schülern der 8. Klassen der 
Vigeliusschule Freiburg

Eva Gronbach initiiert und leitet 2009 Modedesignkurse an Schulen im Ruhr-
gebiet. Teilnehmende Schulen sind unter anderem: Gesamtschule Saarn,  
Mülheim an der Ruhr (8. Klasse und 12. Klasse), Herbert-Grillo-Gesamtschule 
Duisburg-Marxloh (10. Klasse), Elly-Heuss-Knapp-Gymnasium Duisburg-
Marxloh (12. und 13. Klasse), Unesco-Schule, Aufbaugymnasium Essen (12. 
und 13. Klasse). Im Jahr 2010 wurde Eva Gronbach von der Bundeszentrale 
für politische Bildung eingeladen, im Projekt „NEXT GENER ATION – Die 
Zukunft der Stadt“ mit den Schülern der UNESCO Schule Essen ein einem 
Modedesignkurs eine Zukunftsvision zu entwickeln.

Im Rahmen des Kinder zum Olymp!-Kongresses in Freiburg haben zehn 
Schülerinnen der Vigeliusschule Freiburg an einer Öffentlichen Unterrichts-
stunde mit Eva Gronbach zum Thema „Mode-Bewusst-Sein“ teilgenommen. 

Zum Konzept der Modedesign-Kurse von Eva Gronbach mit Schulklassen
„Mode-Bewusst-Sein“ lautet der Titel des Projektes der Modedesignkurse. 
Über das „Sein“ und das „Sich-Bewusst-Werden“ gibt dieser Kurs den Schülern 
die Möglichkeit, „Sich Modisch-Bewusst-Zu-Werden“. Mode ist Identität. In 
diesem Modedesignkurs wird die Frage nach Identität behandelt und visuell 
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und materiell von den Schülern eigenständig umgesetzt. So steht am Anfang 
die Frage nach dem „Mode-Bewusst-Sein“ im Raum und wird von Schülern 
jeweils individuell und kreativ beantwortet. Eva Gronbach: „Ich sehe die  
Erziehung an Akademien, Hochschulen und Schulen als wichtige Voraus
setzung, frühzeitig für Mode zu sensibilisieren. Hier ist es die Aufgabe, die 
Schüler zu motivieren, zu sensibilisieren und mit Wissen, Technik und Auf-
merksamkeit darin zu bestärken, selber kreativ und aktiv als Designer tätig zu 
werden. Mode besitzt eine Kraft, die ungeahnte Energie der Kreativität von 
Schülern und Schülerinnen freizusetzen vermag.“. Dies wird durch das Heran
führen der Schüler an Modedesign und ihre eigene Kreativität gewährleistet.

Durch die Einmaligkeit des Entwurfes und dadurch die Einmaligkeit der  
eigenen Person findet die Selbstfindung Ausdruck, indem der eigene Entwurf 
tatsächlich selbst angezogen werden kann. So kommen die Schüler modisch 
in die Kommunikation mit dem Gegenüber. 

Die Selbsterfahrung des einzelnen Schülers, die eigene Idee zu formulieren, zu 
entwerfen, umzusetzen und tragbar zu machen, ist das große Geheimnis des 
Erfolges dieses Projektes. Da der Schüler sich in der Pubertät befindet, und 
das Selbstbild in dieser Lebensphase eine große Umwandlung erfährt, ist es 
wichtig, den Schüler in seinem Selbstausdruck zu unterstützen.

Zu Beginn der Woche werden die drei Wörter „Mode-Bewusst-Sein“ an die 
Tafel geschrieben. Mit den Schülern wird erst über das „Sein“, dann über das 
„Bewusstsein“ und daraufhin erst über das „Modebewusstsein“ gesprochen. 
In diesem philosophischen Gespräch wird über die Bedeutung des Selbstaus-
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druckes, die Zugehörigkeit oder Abgrenzung zu einer Gruppe durch das  
Erscheinungsbild des Einzelnen diskutiert.

Als nächster Schritt werden die Schüler motiviert, ihre eigenen Entwürfe zu 
zeichnen. Auf großen Papierblöcken skizziert jeder Schüler mit Zeichenstift 
mehrere Entwürfe. Zu Beginn des zweiten Tages entscheidet sich der Schüler 
für einen Entwurf und malt diesen mit Tusche und Pinsel bunt aus. Es wird 
eine Vorderansicht und eine Rückansicht erstellt. Alle Entwürfe der Schüler 
werden an einer Wand gemeinsam präsentiert und damit „öffentlich“ gemacht. 
Nun werden die Arbeiten gemeinsam analysiert. Vom dritten bis einschließlich 
fünften Tag beginnt die Umsetzung des eigenen Entwurfes. Hier wird indivi-
duell mit der professionellen Hilfe der Schneiderin, Modedesignerin und den 
Lehrern gefärbt, drapiert, zugeschnitten, gestickt, genäht und gedruckt. Die 
Designwoche endet mit einer gemeinsam gestalteten Modenschau. Jeder Schüler 
präsentiert sich und seinen Entwurf vor einer großen Öffentlichkeit.

Während die Schüler an ihren Entwürfen arbeiten, trägt Eva Gronbach ver-
schiedene Entwicklungen aus der Mode vor. So zum Beispiel die Frage nach 
dem Entstehen eines Trends (Baggy Jeans) oder der Verantwortung des Trägers 
(Fair Trade). Dadurch wurde den Schülern die „Ernsthaftigkeit“ der Mode 
vermittelt. Des Weiteren werden verschiedene Berufe aus der Modebranche 
von den Schülern in dieser Woche erarbeitet und vorgetragen. Dies soll einen 
realistischen Bezug für zukünftigen Berufswünsche und Berufsziele der Schüler 
fördern. So haben die Schüler zum Beispiel die Berufe des Designers, des 
Schneiders, des Models, des Fotografen etc. dargestellt und jeweils die benötigte 
Voraussetzung und Ausbildung an Beispielen dargestellt. 

Das Ziel ist die Selbstfindung, Selbstsicherheit und der Selbstausdruck jedes 
einzelnen Schülers. Dieses Projekt betont die Wichtigkeit des modischen 
Selbstbildes in der Pubertät unabhängig von Geschlecht, Interesse, Kultur und 
sozialer Herkunft. Die Schüler waren hoch motiviert und konzentriert. Sie 
standen vor Unterrichtsbeginn vor dem Klassenraum, um weiter arbeiten zu 
dürfen und sie blieben extra länger und gemeinsam zu arbeiten. Das Zusam-
mengehörigkeitsgefühl der Klasse als Gruppe wurde gestärkt. Zudem wurde 
teilweise zu Hause weiter gearbeitet und die Dynamik in den Familien positiv 
beeinflusst. Mütter und Großmütter haben zusammen mit Ihren Kindern zu 
Hause genäht. Die positive Dynamik ging damit durch die Klasse in die  
Familiensituation hinein. Das Verhältnis zwischen den Lehrern und den  
Schülern wurde neu definiert. Verschiedene Lehrer betraten den Arbeitsraum 
und sagten immer wieder, sie erkennen die Schüler nicht mehr wieder, da 
diese so ruhig und konzentriert gearbeitet haben.

Eva Gronbach 
Charlottenstr. 2 
10969 Berlin 
 
› Eva Gronbach

http://www.evagronbach.com
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Schülerstimmen

Man hatte Spaß etwas  zu kreieren – was man  sonst nie im Unterricht  machen kann.

…
 w

ir 
ha

be
n  

tro
tzd

em
 w

as 
ge

ler
nt.

Das war besser als  

Fachunterricht.

… ich habe mehr  
gearbeitet als sonst.

Wir durften ja was machen, was  

wir selber anziehen werden.  

Es ist sehr komisch etwas zu machen, 

was man anziehen kann.

Ich fand es auch sehr  gut, dass eine  Designerin gekommen ist.  
Es ist ja was, was wir  

auch nicht immer sehen.

… es macht total  

viel Spaß mit Fremden zu  

lernen, anstatt jeden  

Tag mit den gleichen Lehrern.

Weil es so viel Spaß gemacht hat,  

waren wir (fast) alle immer nett  

zueinander. Und um alles fertig zu 

bekommen, bin ich trotzdem länger 
in der Schule geblieben.

Wir hatten gute Laune.  

Es hat einfach Spaß gemacht.
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Alter Fuchs! 
Designworkshop mit Judith Stuntebeck, Stiftung Deutsches Design 
Museum, und Schülern der 11./12. Klasse des Friedrich Gymnasium 
Freiburg

 
„Ganz schön ausgefuchst“ waren die Ideen und Arbeiten von SchülerInnen  
des Freiburger Friedrich-Gymnasiums: In einem modellhaften, auf die Dauer 
dieser öffentlichen Unterrichtstunde verkürzten Design-Workshop haben sie 
zum Thema „Upcycling“ beeindruckende Ergebnisse erzielt, neue Produkte aus 
gebrauchten Materialien entwickelt und damit einen kreativen Beitrag zur 
Mitgestaltung unserer Umwelt geleistet. 

„Alter Fuchs“ ist ein beispielhafter Workshop der bundesweiten Kultur- und 
Bildungsinitiative „Entdecke Design“, mit der die Stiftung Deutsches Design 
Museum bis 2017/18 rund 15.000 Kinder und Jugendliche sowie deren Päda-
gogen begeistern will. Mit einem bewusst praxisorientiertem Ansatz haben 
nun auch die Freiburger SchülerInnen unter Anleitung der Designerin Judith 
Stuntebeck ihren ganz eigenen Zugang zu der Disziplin „Design“ gewählt, das 
in diesem Kontext neu erworbene Wissen weiterentwickelt und in eigenen 
gestalterischen Arbeiten sichtbar gemacht.

Die Ausgangssituation
Wir sind von Gegenständen und Materialien umgeben, die wir oft nicht mehr 
haben oder einfach in den Müll geben wollen, obwohl diese noch funktionieren 
oder verwendbar sind. Schaut man genauer hin, kann aus vielen dieser Dinge 
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sogar Neues entstehen, wenn wir sie verwandeln und neu gestalten: Aus einer 
Waschmittelflasche wird vielleicht eine Nachttischleuchte, aus einem unbrauch
baren Stuhl ein Kleiderständer, aus Handtüchern ein gemütlicher Sitzpuff, ein 
Lampenschirm-Gestell wird zur Wendevase … „Upcycling“ lautet der Fach-
begriff aus der Designwelt für das Aufarbeiten und Umgestalten von Abfall 
oder scheinbar nutz- und wertlosen Materialien zu einem höher- oder neuwer-
tigen Produkt. Diese Form der Wiederverwertung reduziert die Neuproduk-
tion von Rohmaterialien, senkt den Energieverbrauch, verringert die Luft- 
oder Wasserverschmutzung sowie schädliche Treibhausgasemissionen.

Um diesen Ansatz zu nutzen und auch in einem kurzen Zeitraum spannende 
Ideen und neue Produkte entwickeln zu können, konzentrierten wir unseren 
Design-Workshop auf die Verarbeitung eines Materials: gebrauchte Trage
taschen aus Kunststoff. Laut Umweltbundesamt werden deutschlandweit pro 
Kopf und Jahr 76 Plastiktüten verbraucht, insgesamt rund 6,1 Milliarden  
Plastiktüten pro Jahr bzw. 11.700 Tüten pro Minute. Damit gehört Deutsch-
land neben Italien, Spanien und Großbritannien als Verbraucher zu den 
Spitzenreitern. Grundsätzlich ist die Plastiktüte ein nützliches Produkt, da sie 
leicht, stabil und wasserdicht ist. Doch bereitet sie unserer Umwelt, vor allem 
im Hinblick auf die Entsorgung, erhebliche Probleme: Bis nur eine einzelne 
Plastiktüte vollständig zerfällt, benötigt sie je nach Kunststoff 100 bis 500 
Jahre.

Neues Wissen in kreative Gestaltung verwandeln: Welche neuen Gegenstände, 
welcher funktionale und ästhetische Nutzen kann durch das Upcyclen von 
Plastiktüten geschaffen werden? Schnell entstanden die ersten Produktideen, 
für die das Gestaltungsmaterial – aufgetrennt oder ausgeschnitten und geglät-
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tet – erneut verwendbar ist und weiterverarbeitet werden kann, damit ein ganz 
neues „Design“ entsteht: Hüllen für Smartphones, Tablets und E-Book-Reader 
oder formschöne Gefäße für Kräuter und Blumen. Ebenso können aus ge-
brauchten wieder neu-gestaltete Taschen für Freizeit, Sport, Schreibzeug oder 
Pflegeutensilien werden. Hierbei zählen die gemeinsame Ideenfindung und 
Werkschau, Kreativität und Begeisterung: Die Workshop-Serie der Stiftung 
Deutsches Design Museum unterstützt diesen integrativen Prozess, um allen 
Heranwachsenden (unabhängig vom soziokulturellen oder wirtschaftlichen 
Kontext) Zugang zu der interdisziplinären Disziplin „Design“ zu ermöglichen.

Kurzportrait „Entdecke Design“
An der im Februar 2014 von der Stiftung Deutsches Design Museum gegrün-
deten Bildungs- und Kulturinitiative „Entdecke Design“ (Titel im Startjahr 
bis Sommer 2015: „Schüler entdecken Design“) nehmen Schulen, Museen, 
Unternehmen und Institutionen teil. Mehrere tausend Schülerinnen und 
Schüler im Alter von 8 bis 18 Jahren, Pädagogen und Designer haben sich 
bisher für das Themenspektrum Design und zur Teilnahme an den praxis
orientierten Workshops begeistern lassen. Das durch die Stiftung ermöglichte, 
kostenfreie Programmangebot reicht vom Tagesworkshop bis zu Projekt
wochen oder Jahresprogrammen, individuell entwickelt und abgestimmt auf 
das Alter, den Schultyp und thematischen Schwerpunkt. Stärker ansprechen 
und fördern will die Stiftung künftig auch (junge) Erwachsene und Pädagogen 
im Rahmen spezieller Fort- und Weiterbildungen. Die Feld- und Projektarbeit 
steht im Zeichen einer Forschungsreise mit klarem Ziel: Gemeinsam mit allen 
Kooperationspartnern will die Stiftung das Bewusstsein für Design ebenso wie 
den Umgang mit Design gezielt und interdisziplinär fördern. 

Was soll aus Jascha bloß werden? 
Zweisprachige Erzählstunde mit Nikola Hübsch  
und Marta Schröder, Erzählerinnen

 
Schülerinnen des dritten Schuljahres, die bereits im 3. Jahr am Projekt EZW 
(„Erzählen-Zuhören-Weitererzählen“) teilnehmen, werden hier an das  
Erfinden von eigenen Geschichten herangeführt. 

Nikola Hübsch, die gemeinsam mit der Freiburger SchulprojektWerkstatt das 
EZW-Projekt in Freiburg leitet, erzählt gemeinsam mit der Erzählkollegin 
Marta Schröder aus Polen eine Geschichte im Tandem abwechselnd auf  
Polnisch und Deutsch, führt aber die Geschichte nicht zu Ende. Aufgabe der 
SchülerInnen ist es nun, in Teamarbeit miteinander eine EPISODE dieser  
Geschichte zu erfinden und – teils in Deutsch, teils in ihren Muttersprachen 
– für alle SchülerInnen zu erzählen. 

Stiftung  
Deutsches Design Museum 
Friedrich-Ebert-Anlage 49 
60327 Frankfurt am Main 
 
T 069/74 74 86 63 
› Deutsches Design Museum

http://www.deutschesdesignmuseum.de
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Warum Tandemerzählen und warum Geschichten erfinden? 
Das Tandemerzählen wirbt neben der Förderung der deutschen Sprache für 
die Akzeptanz der nicht-deutschen Muttersprache: Menschen, die aus fremden 
Kulturen kommen, sind in ihrer neuen Umgebung zunächst in mehrfachem 
Sinne sprachlos. Sie alle haben aber Geschichten, überlieferte Geschichten, 
individuelle Geschichten im Gepäck. 
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Kinder, die aus Elternhäusern kommen, in denen nicht oder nur wenig Deutsch 
gesprochen wird, bewegen sich oft zwischen 2 (oder mehreren) Sprachräumen, 
die voneinander getrennt sind. Zudem erfahren sie, dass ihre eigene Mutter-
sprache in der Schule wenig Beachtung und oftmals keine Wertschätzung 
erfährt. Die Erfahrung zeigt, dass viele Kinder Hemmungen haben, im Unter
richt Worte oder Sätze in ihrer Muttersprache zu äußern. Die eigene Mutter-
sprache ist aber kein Hindernisgrund für das Erlernen der deutschen Sprache, 
sondern im Gegenteil eine wesentliche Voraussetzung für den problemlosen 
Erwerb der Zweitsprache Deutsch. Das Leben in der Zweisprachigkeit ist also 
eine Chance für besondere Kompetenzerwerbung, die Selbstbestimmung und 
gesellschaftliche Teilhabe ermöglicht. Das Geschichtenerfinden ist ein Schritt 
hin zur narrativen Identität. 

Ziel des Projekts EZW ist es, Zuhören und Erzählen langfristig im Sinne einer 
ganzheitlich- erlebnisorientierten Sprachförderung an der Grundschule/Förder
schule zu verankern. Erzählen wird fester Bestandteil des Unterrichts. 

Projektablauf an den Schulen: In jeder neuen 1. Klasse sind professionelle  
ErzählerInnen eingesetzt und erzählen 1x/Woche. Vor dem Erzählen einer 
neuen Geschichte wird gemeinsam mit den SchülerInnen nacherzählt. Schwer-
punkte sind unter anderem die Steigerung der Aufmerksamkeitsdauer beim 
Zuhören, die Entwicklung von eigenen „Bildern“ zu den jeweiligen Inhalten, 
die als emotional erfasste Handlungsfolgen verinnerlicht werden und die  
Erweiterung der Merkfähigkeit und des sprachlichen Ausdrucks beim Nach-
erzählen. Im 2. Projektjahr führen die LehrerInnen, nach Teilnahme an  
Erzählfortbildungen, die Erzähleinheiten mit den nunmehr 2. Klassen selbst-
ständig durch. Vertiefend und erweiternd dazu erfolgt die Einbeziehung der 
Inhalte in den täglichen Unterricht, die fakultativ von den Fach- und Klassen-
lehrkräften pädagogisch weiter umgesetzt werden können. Im 3. und 4. Schul-
jahr lernen die SchülerInnen, selbst Geschichten zu erfinden und zu präsentie-
ren. Hierzu werden je Klassenstufe sechs Unterrichtsblöcke angeboten, die die 
Lehrkräfte nach einer Einführung durch die Projektleitung selbständig durch-
führen können. 

Learning by moving 
Tanzworkshop mit Graham Smith, Theater Freiburg,  
und Kongressteilnehmern in der Schülerrolle

 
Learning by moving beschreibt, was derzeit 77 Kinder der dritten Klasse der 
Freiburger Vigelius-Grundschule in einem intensiven und auf zwei Jahre an-
gelegten Tanz-Schul-Projekt unter der künstlerischen Leitung des Choreo-
graphen und Tänzers Graham Smith erleben: mit dem Körper und durch 
Bewegung bewusst die Welt zu erschließen, seine körperlichen und geistigen 
Fähigkeiten spielerisch kennen zu lernen und das Wissen, das jedes Kind mit 

Nikola Hübsch 
Lindenmattenstr. 33 
79117 Freiburg 
 
T 0761 6800406 
› Nikola Hübsch 
› �Freiburger 
Schulprojektwerkstatt

http://www.nikolahuebsch.com
http://www.freiburger-schulprojektwerkstatt.de
http://www.freiburger-schulprojektwerkstatt.de
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sich trägt, ans Licht zu bringen. Im Team mit Graham Smith unterrichten 10 
TänzerInnen, eine Puppenspielerin und vier Percussionisten die Kinder in 
Grundlagen von Bewegung und Tanz. Am Ende des Schuljahres steht eine 
Aufführung im Kleinen Haus des Theater Freiburg. Doch noch wichtiger als 
die Aufführung ist der Prozess, der dahin führt.

Kreise, Drehungen, Diagonalen, Richtungen, Rhythmus, Raum, Zeit. Das 
sind Kategorien, auf denen nicht nur der Tanz, sondern zum Beispiel auch 
Mathe beruht. Eine ganze Drehung ist gleichzeitig eine Drehung um 360°, 
eine Vierteldrehung 90°. Durch die körperliche Erfahrung von Dichte, Masse, 
Volumen, potenzielle Energie und Raumflächen wird hoch-komplexer Lern-
stoff praktisch und somatisch verstanden. Bei Learning by moving sind immer 
mehrere Fächer gleichzeitig im Spiel, denn auch Sprache(n), Musik und Rhyth-
mus sind Teil der Bewegungs-Schule. – Manchmal geht es auch darum, zu 
ver-lernen, was der freien Entfaltung von Körper und Geist im Weg steht: 
Angst, Scham, Unaufmerksamkeit, Aggression oder Konkurrenzdenken können 
Kindern wie Erwachsenen im Wege stehen.

Nach einer Intensivwoche im November kommen die Schülerinnen und Schüler 
mit ihren Lehrern nun ein- bis zweimal wöchentlich während ihrer Schulzeit 
ins Tanzstudio des Theater Freiburg – mit sichtbarer Freude und mit beacht-
lichen Fortschritten.w

Der Tag im Fach Tanz
Der Schultanztag hat einen klaren Ablauf:

1. Bei dem Braindance wird der Körper warm und der Geist wach.

2. �Jeder Tag folgt einem bestimmten Thema bzw. Bewegungs-Konzept wie 
zum Beispiel „Richtungen“, „Ebenen“ oder „Kraft“. Im zweiten Teil des 
Tages wird dieses Konzept zusammen mit Tanzlehrern und Kindern erkundet 
und praktisch geübt.

3. �Im Teil „Fähigkeiten entwickeln“ wird mit Tanzelementen wie Springen, 
Rollen, Drehen, Musikalität konkret technisch gearbeitet.

4. �Beim freien Spiel können die Kinder das Gelernte in meist kleineren Grup-
pen frei anwenden und erste Schritte in Richtung eigener Umsetzungen des 
Konzepts in Form kleiner Choreographien machen.

5. �Beim Feedback beschreiben die Kinder, was sie erkennen und verstehen, 
wenn sie die anderen bei ihren Bewegungen beobachten. Und schließlich, 
welche Teile des Tages ihnen besonders viel Spaß oder auch Schwierigkeiten 
bereiten.
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Creative Dance
Learnig by Moving arbeitet mit dem Konzept des „creative dance“. Dabei geht 
es nicht darum, vorgegebene Choreographien zu erlernen, sondern sich und 
seine Umgebung durch Bewegung, Rhythmus und in der Arbeit mit Materi-
alien und mit seinen eigenen Worten und Ideen praktisch zu erkunden. Die 
abstrakten Kategorien des Tanzes „Raum“ und „Zeit“ werden im creative 
dance für die Kinder praktisch. Sie erfahren genaue Unterschiede von Ge-
schwindigkeiten, Richtungen und Energien des Körpers und die Vielfalt ihrer 
Kombination. Sie lernen, was eine Bewegung zu einer bestimmten werden lässt 
und auch welche Emotionen jemand damit auslöst. Jedes Kind führt die 
Übungen seinen eigenen Möglichkeiten entsprechend aus. Jedes Kind springt 
so hoch es kann; und mit viel Üben noch ein bisschen höher.

Tanz ist Austausch
Wer tanzt, lernt seinen persönlichen Raum und den Raum der anderen genau 
kennen. Sich horizontal, vertikal, diagonal strecken, sich mal klein und mal 
ganz groß machen; sich vom zweidimensionalen in den dreidimensionalen 
Raum drehen. – Learning by moving regt die Kinder dazu an, das Wissen, das 
sie selbstverständlich in ihrem Körper tragen, wahrzunehmen und positiv ein-
zusetzen. Das ist die Voraussetzung, um mit einem anderen Kind oder Er-
wachsenen oder in der Gruppe in Austausch zu treten. Denn Tanzen heißt vor 
allem eines: den Dialog mit dem anderen zu suchen. Tanzen setzt auf Zu
sammenarbeit, Sensibilität und respektvollen Umgang miteinander. Nur wer 
sich kennt, kann sich auch auf seinen Tanz-Partner einlassen.
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Die Bewegungen des Anderen Verstehen und Formulieren
Ein wesentlicher Ansatz von Learning by moving, ist das Bewusstwerden und 
Verstehen von körperlichen und tänzerischen Zeichen. Die Kinder erfahren 
sich in jeder Tanzeinheit sowohl als Tänzerinnen und Tänzer als auch als 
Zuschauer und werden regelmäßig gebeten, sich gegenseitig genau zu beob-
achten und Bewegungen der anderen zu beschreiben. Etwas gut und schlecht 
zu finden, ist zweitrangig. Wesentlich ist, detailliert zu beobachten, Worte und 
genaue Formulierungen für das, was man sieht, zu finden. Die Kinder erfahren 
dabei unter anderem, wie viel Wissen sie jederzeit zur Verfügung haben, wie 
viel Spaß es macht, dieses oft nur implizit vorhandene Wissen anzuwenden 
und frei auszusprechen, was man sieht.

Kreativität
Learning by moving folgt einem künstlerischen Ansatz, der zwar sehr viele 
Aspekte des Lernens und regelmäßigen Übens beinhaltet. Letztendlich geht 
es dem künstlerischen Team aber darum, die Kinder über die Regelmäßigkeit 
der körperlichen Praxis und die Souveränität, die sie dabei gewinnen, an Er-
fahrungs-Bereiche heranzuführen, die über das Bekannte hinausführen. Tanz 
beinhaltet neben dem Ritual auch das Unvorhergesehene, Überraschende.  
Irgendwann geht Bewegung in einen schöpferischen, eigenwilligen Akt der 
Kreation über, den man dann mit „Choreographie“ bezeichnen kann.

Ausblick
Learning by moving ist ein Pilotprojekt, das in Zukunft Umsetzung in vielen 
Freiburger Grundschulen und anderen Schultypen finden soll. Das Projekt 
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wird zum Abschluss des ersten Jahres von künstlerischer und schulischer Seite 
gemeinsam ausgewertet. Im zweiten Jahr des Projekts beginnt ein neuer Lear-
ning by moving Zyklus in der dritten Klassenstufe der Vigelius-Grundschule. 
Eine größere Gruppe des ersten Zyklus hat zudem im zweiten Jahr die Gelegen-
heit, gemeinsam mit einem künstlerischen Team um Graham Smith eine 
Tanzproduktion zu entwickeln, die im Juli 2014 im Theater Freiburg Premiere 
feiern wird.

Theater Freiburg 
Bertoldstraße 46 
79098 Freiburg 
 
T 0761 2012950 
› Theater Freiburg

http://www.theater.freiburg.de
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6	 �Künstlerdiskurs:  
Chancengerechtigkeit in der Praxis

Thomas Krüger, Präsident der Bundeszentrale für politische Bildung, im 
Gespräch mit 
Eva Gronbach, Modedesignerin 
Nikola Hübsch und Marta Schröder, Erzählerinnen 
Graham Smith, Tänzer und Choreograf 
Judith Stuntebeck, Designerin

 
Thomas Krüger: Meine Damen und Herren, ich darf Sie nach der Kaffeepause 
zu unserer Runde begrüßen, dem Künstlerdiskurs, Unterüberschrift: Chan-
cengerechtigkeit in der Praxis. Wir haben hier die fünf Künstlerinnen und 
Künstler, die vorhin mit uns die Schulstunden erlebt haben, beziehungsweise 
sie gestaltet haben. 

Zunächst möchte ich Judith Stuntebeck zu meiner Linken vorstellen, Sie ha-
ben sie gesehen, das war der Designworkshop. Neben ihr sitzt Eva Gronbach, 
das war die Modestunde, Graham Smith, Tänzer und Choreograf, das war der 
Tanzworkshop und dann Marta Schröder und Nikola Hübsch von der Erzähl-
stunde. 

Als erste Frage würde ich vielleicht mit Eva Gronbach anfangen, weil ich am 
Anfang selbst dieser Stunde beigewohnt habe, und es ja sehr langsam losging. 
Hat sich das im weiteren Verlauf aufgelöst, und wie geht man eigentlich – da 
kommen wir auf das Thema zu sprechen – mit diesen Asymmetrien um, also 
den unterschiedlichen Voraussetzungen, mit denen Schülerinnen und Schüler 
– wenn es um Kunst und Kultur, Kreativität geht – eigentlich reingehen? 
Erlebt man da Überraschungen, wie löst sich sowas auf, wie kommt das in 
Fahrt? 

Eva Gronbach: Also es war tatsächlich schwieriger, als ich gedacht habe, und 
ich wusste auch zwischendurch nicht wirklich, was passiert da gerade, wo 
gehen wir hin? Aber das ist, glaube ich, der Moment, wo es tatsächlich span-
nend und interessant wird, wo tatsächlich was passiert. Das Interessante ist: 
So still die Mädchen währenddessen waren, so gesprudelt haben sie, sobald die 
Tür zu war, als wir gerade noch draußen standen – da sprudelte es heraus. Der 
Prozess ist natürlich maximal individuell, das heißt, jede Gruppe, jede Klasse, 
jeder Schüler, jeder Moment ist total unterschiedlich, das werden alle kennen. 
Wenn man, glaube ich, seine Tools, sein Wissen hat – das heißt: Ich weiß, wie 
die Sachen funktionieren, ich weiß, wie Handwerk funktioniert, ich weiß, wie 
Stoffe funktionieren, ich hab kulturell ein Wissen – dann kann ich das anwen-
den, dann kann ich mich auf die Schülerinnen einlassen. Ich glaube, man 
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muss einfach das Handwerk beherrschen, in meinem Fall Mode, und dann 
kann ich mich in der Situation bewegen, aber es war gerade nicht ganz leicht. 

Thomas Krüger: Ich habe gehört, am Schluss haben sich die Mädchen – waren 
ja nur Mädchen, die Jungs waren Fußball spielen – beschwert, dass sie im 
Unterricht, wenn sie mit handwerklichem Geschick mal bestimmte Sachen 
nähen müssten, die sie gar nicht nähen wollten. Das fand ich ganz interessant 
– wie haben die das beschrieben?

Eva Gronbach: Genau, Sie finden das total langweilig. Es geht hier um die 
Benotung. Das heißt, die Lehrerin macht das, weil sie Noten geben muss, also 
in dem System funktionieren muss, deswegen kommt von oben der Druck auf 
die Schüler. Das, was mich eigentlich interessiert, die Kreativität im Prozess, 
findet überhaupt nicht statt. Das heißt, im Schaffensprozess mit einem Stoff, 
mit einer Farbe, mit einem Entwurf ist das direkt nicht möglich, weil die 
Schüler nur dieses Teil nähen müssen. 

Da fängt es an, dass der erste kreative, individuelle Impuls ganz stark von den 
Pädagogen gefördert und auch behütet werden muss und darauf geachtet wird, 
dass jeder Schüler auch diesen tatsächlichen, total inneren Impuls rauslässt – in 
der absoluten Freiheit, was ja Kreativität ist.

Thomas Krüger: Judith Stuntebeck, wie ist das in dem Designworkshop  
gewesen, wie haben Sie das erlebt? Wir, die wir uns mit kultureller Bildung 
beschäftigen, sagen ja eigentlich immer, es ist ganz wichtig, den Unterschied 

Graham Smith, Marta 
Schröder, Nikola Hübsch 
(von links)
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zwischen Wissen und Bildung zu machen. Bildung ist einfach mehr als nur 
kognitives Wissen zu vermitteln, und aus der Bildungsforschung wissen wir ja, 
dass bestimmte Schülerinnen und Schüler – kaum verlässt man diesen kogni-
tiven Transferbereich – aufblühen und Fertigkeiten hervorbringen, wo man 
einfach nur staunen kann. Erleben Sie das auch immer wieder? 

Judith Stuntebeck: Ja, auf jeden Fall! Ich denke, dass ist gerade das Schöne 
an den Workshops, die wir anbieten. Das ist mir auch spontan eingefallen, als 
du, Eva, gerade von dem Knoten gesprochen hast. Der Knoten platzt eigent-
lich immer, wenn man ins „Machen“ kommt. Es ist ein großes Bedürfnis, das 
die Schülerinnen und Schüler verspüren, dass sie selbst was machen, selbst eine 
Position beziehen und selbst handwerklich tätig werden. Wenn man die Ein-
leitung geschafft hat – die natürlich total relevant ist und auch Bedingung, 
um kreativ in diesem Rahmen tätig zu sein – bricht etwas auf, und dann geht 
es los. 

Thomas Krüger: Wie ist das eigentlich, wenn eine Gruppe von Schülerinnen 
und Schülern an so einem Workshop teilnimmt, und sie plötzlich sehen, dass 
da jemand, der eigentlich im normalen Unterricht eher hinterherhinkt, was 
die Leistungen betrifft, plötzlich etwas hinzaubert, wo man sagt: Wow, das 
hätte ich dem nicht zugetraut!? Was passiert denn da mit diesen Gruppen
dynamiken? Haben Sie da interessante Sachen beobachtet? 

Judith Stuntebeck: Die Reflektion kommt in erster Linie natürlich von den 
Lehrerinnen und Lehrern, die ihre Schülerinnen und Schüler kennen, und die 
natürlich auch wissen, wie sie sich im Unterricht und im Gruppengefüge ver-
halten, was sie gut können, was sie nicht gut können. Es ist eine total positive 
Erfahrung für die Schülerinnen und Schüler, die dann über sich hinaus wach-
sen, und vielleicht so sein können, wie sie sonst nicht sind. Aber ich weiß nicht, 
inwiefern das Auswirkungen auf die Gruppe hat, ob die sich dann anders 
verhält. 

Thomas Krüger: Frau Gronbach, Sie hatten ein Zeichen gegeben … 

Eva Gronbach: Ja genau, das Eine sind natürlich die Lehrer, weil wir die Schüler 
im Prozess nicht so lange kennen, aber ich habe seit über einem Jahr eine 
Dozentenstelle, und da ist es so, dass ich versuche, alle gleich zu fördern. 
Durch die Förderung sind die, die vorher besser waren, wirklich mutiert. Es 
ist richtig Mobbing passiert, auch gegen mich. Die, die bisher die Besten waren, 
haben es nicht ausgehalten – also es verändert sich enorm etwas in der Gruppe, 
und das halten nicht alle gut aus. Teilweise sind die Positionen so fest, dass 
einer, der plötzlich stark wird – und der echt stark wird, der vorher eher im 
Hintergrund war – die Starken total irritiert. Also es war sehr interessant zu 
sehen, wie die Prozesse eines Jeden auch die Gruppe verwandeln. Als Lehr
beauftragter muss man das aushalten und weiter leiten. 



103

‹ zurück zum Inhalt

6 KünstlerdiskursII	 Künstlerische Beiträge

Thomas Krüger: Graham Smith, habe Sie auch solche Erfahrungen gemacht? 
Man kann sich ja fast vorstellen, dass das im Bereich des Tanzes fast schon mit 
Händen zu greifen ist … 

Graham Smith: Ich würde das so beschreiben, dass die Sozialstruktur inner-
halb des Klassenverbands und in der Schule EINE Sache ist, auf dem Weg zum 
Theater und in der Straßenbahn ist es eine andere – so eine Pausenhof-Struk-
tur – und im Tanzsaal ist es schon wieder etwas anderes. Es ist sehr interessant 
zu beobachten, wie jedes Kind in jeder Situation handeln muss, um in diesen 
unterschiedlichen sozialen Umfeldern seinen Platz zu finden. Ich habe keine 
schlechten Erfahrungen damit gemacht – im Sinne von Mobbing. Im Gegen-
teil: Es gibt Kinder, die sich während ihrer schulischen Laufbahn nie zu Wort 
gemeldet haben, die nach dem Projekt damit aber anfangen, und die im Tanz 
wirklich aufgeblüht sind. Plötzlich melden sie sich zum ersten Mal und haben 
wahnsinnig viel zu sagen. 

Außerdem bin ich regelmäßig mit den Lehrkräften im Gespräch, und wir 
versuchen, einige Schritte, die im Tanzsaal passieren, auch in den Unterricht 
einfließen zu lassen, sodass die neue Struktur auch im Klassenzimmer vor-
kommt. Wenn die Lehrer Hausaufgaben zu dem geben, was in den Köpfen 
der Schüler im Theater passiert ist, dann funktioniert das eigentlich ganz gut. 
Manchmal muss man den Kindern einen Denkraum ermöglichen, damit sie 
reflektieren können.

Thomas Krüger: Können Sie das vielleicht noch einmal beschreiben? Also im 
Bereich des Tanzes hat man es ja sehr stark mit choreografischen Didaktiken 
zu tun. Wo sind die Punkte, wo sich Individuen von einer Choreografie, die 
ja erarbeitet wird, entfalten und hervorheben? Wie liest sich Improvisation 
eigentlich? 

Graham Smith: Stichwort „Handwerk“: Bei den ersten Jahrgängen, den 
Dritt- und Viertklässlern, mit denen ich im Rahmen von „Learning by Moving“ 
in der Schule arbeite, bin ich nur damit beschäftigt, das Handwerk beizubrin-
gen, das ist Koordination von Zeit und Raum, von Energie, die man für  
Ballett oder Breakdance, Fußball und so weiter anwenden kann. Damit kann 
man eigentlich jedes Kind abholen. Wenn man dieses Handwerk versteht, ist 
das für die Kinder eigentlich nur noch eine Gestaltungsfrage. Was wir machen, 
das machen die Kinder auch in der Schule: Sie kombinieren, kleben Dinge 
zusammen. Eine Fußballkombination, eine Anreihung von Cristiano Ronaldos 
Dribbel-Kunst zum Beispiel, die kann man beibringen, und wenn sich dann 
zum Beispiel vier Leute gleichzeitig auf diese Weise bewegen, haben wir Zeit-
genössischen Tanz. Eigentlich kann man jeden damit abholen. 

Da war einmal eine Frage bei einer ähnlichen Gesprächsrunde wie dieser hier, 
ob die eher sozial schwächeren Schüler ein Problem mit dieser Didaktik haben, 
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oder ob die aufblühen. Meine Erfahrung ist, dass diejenigen, die überhaupt 
keine Tanzkenntnisse hatten, eine sehr steile Lernkurve hatten und bei denen, 
die in privaten Tanzschulen waren, ging die Kurve zwar auch ein bisschen nach 
oben, aber die Menschen mit ganz wenig Erfahrung, die haben am meisten 
profitiert. 

Thomas Krüger: Also Asymmetrien werden, wenn man so will, ausgeglichen?

Graham Smith: Also es geht darum, dass die Kinder ihre Fähigkeiten selbst 
bemessen und verbessern können, und das sieht man. Plötzlich können sie sich 
drehen, ohne umzufallen, sie haben einen besseren Halt, stehen besser. Wir 
arbeiten auf Affekt-Basis mit dem Körper, das heißt, dass Kinder aus eher 
technischen Tanzbegriffen einen Zugang zu ihrer Innenwelt bekommen. Die 
Kinder lernen über Begriffe, die sie körperlich umsetzen können – wie z. B. 
fließen, sacken, schmelzen – Seiten zuzulassen, die sie in ihrem echten Leben 
nicht zeigen würden, weil sie sie als schwach empfinden. Sie lernen sich zu 
behaupten, wirklich standhaft zu stehen und nicht zurückzuweichen. Der 
Körper ist ein Speichermechanismus, und wenn man lernt, dass man immer 
gepanzert umherlaufen muss und nie loslassen darf, dann haben wir das im 
Körper, es ist im Körper eingeschrieben. Diese ganzen Prozesse haben dann 
vielleicht noch nicht so viel mit „Kunst“ zu tun. Aber man kann viel einfacher 
an der Choreografie arbeiten, wenn die Kinder wissen, was sie tun. 

Thomas Krüger: Nikola Hübsch, wir haben eben schon kurz gesprochen, ich 
habe Glück gehabt, als ich vorhin überall reingeguckt habe, dass ich gerade in 
eine richtig lebendige Stimmung in die Erzählstunde hineingeraten bin. Können 

Thomas Krüger, Judith Stun-
tebeck, Eva Gronbach, Gra-
ham Smith (von links)
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Sie vielleicht beschreiben, welches Moment die Partizipation, die Involvierung, 
das Mitgestalten der Schülerinnen und Schüler in einem solchen Workshop 
spielt? Mir ist in den Performances der Schülerinnen und Schüler aufgefallen, 
dass sie ihre individuelle Perspektive ganz stark gemacht haben, und auch die 
unterschiedlichen Fertigkeiten sichtbar geworden sind. Jeder hatte irgendwie 
etwas Besonderes – eine Geste, eine Betonung, ein Satz … Welche Erfahrungen 
haben Sie mit diesem didaktischen Instrument der Beteiligung, des Stark
machens, der Visibilität von Schülern?

Nikola Hübsch: Durchweg positive Erfahrungen, weil ich glaube, dass jeder 
erzählen kann und muss. Erzählen ist eine Grundnotwendigkeit und die  
Kinder wie die Erwachsenen haben eigentlich alle sehr sehr viel zu erzählen. 
In diesen Momenten, in denen ich die Kinder dazu ermutige zu erzählen,  
ermutige ich sie dazu, ihre inneren Bilder zu entwickeln. Da sind wir an dem 
Punkt, den Sie angesprochen haben, jeder von uns hat eigene innere Bilder 
und eigene Fertigkeiten, diese Bilder zu entwickeln. Für mich ist es wichtig, 
dass sie erst einmal aus einer gewissen Sprachlosigkeit und Passivität heraus-
kommen, und das geht ganz fantastisch über das Lustprinzip. 

Ich glaube, wenn man das Erzählen lustvoll vermittelt, und das macht mir 
wahnsinnig Spaß, dann springt der Funke auch ziemlich schnell über. Wenn 
dann allerdings ein Kind da ist, das sagt, es mag oder kann es nicht, dann 
kann ich es auch dabei belassen. Dann ist es aber meistens so: Dadurch, dass 
es mit den anderen Kindern arbeitet, wird es dazu ermutigt mitzuerzählen, 
weil es erfährt, es ist auch doof, wenn ich nicht dabei bin. Dann stellt es sich 
auch mit hin und erzählt, und die anderen sind im Team ungeheuer hilfsbe-
reit. 

Ich möchte noch einmal auf die Asymmetrie zurückkommen – Die kommt 
natürlich vor, weil jeder eigene Fähigkeiten hat, und diese Fähigkeiten in  
bestimmten Bereichen gut sind, in anderen vielleicht nicht so gut. Aber die 
Kinder stützen sich ungeheuer gegenseitig. Die sind in der Teamarbeit – auch 
wenn sie privat massive Probleme miteinander haben und in Gruppen ein
geteilt werden – nach Widerständen bereit, zusammen an einem Ergebnis, 
einer Episode oder einer Geschichte zu arbeiten. Der Erfolg, den das bringt, 
der ermutigt sie ungeheuer, daran weiter „rumzustöpseln“. Da Sprache nicht 
nur Sprache ist, sondern ganz massiv auch mit dem Körper zu tun hat, haben 
wir es heute so gemacht, dass die Kinder Mimik und Gestik eingebaut haben, 
und das hat ihnen „knallmäßig“ Spaß gemacht, weil sie alle sagen durften, was 
langweilig ist: „Das ist so laaaangweilig!“. Das kann jeder von uns und das 
konnten sie sehr gut!

Thomas Krüger: Das kann man nur bestätigen, diejenigen, die dabei waren! 
Marta Schröder, Stichwort Sprache ist gefallen, und was ich wahnsinnig ins-
pirierend fand, war, dass es in keinster Weise störend war, dass in einer zweiten 
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Sprache gearbeitet worden ist. Können Sie dieses kurz erläutern, wie Sie auf 
die Idee gekommen sind, diese Erzählworkshops zweisprachig zu machen? Ich 
habe alles verstanden, zwar habe ich natürlich auch mal Russisch gelernt und 
mich an ganz früher erinnert, aber das ist ja alles wieder vergessen, doch plötz-
lich war es wieder da. Durch Gesten und durch den Erzählfluss, den Erzähl-
topos, versteht man eine fremde Sprache quasi fast eins zu eins. Erzählen Sie 
doch ein bisschen etwas darüber, das hat mich wahnsinnig beindruckt, weil 
es ja Schüler gibt, die wahnsinnig große Sprachschwierigkeiten haben, schwer 
Sprache lernen. Ich könnte jetzt noch viele Fragen stellen, zum Beispiel: Wie 
reagieren Lehrer darauf, wenn sie plötzlich sehen, dass sich Sprache auch ganz 
niedrigschwellig durch Mimik, durch Gesten, durch Kontexte vermittelt und 
aufschließt? 

Marta Schröder: Wie das Projekt angefangen hat, kann ich nicht wirklich 
sagen, das muss Nikola erzählen. Wie das mit der Sprache und der Zweisprachig
keit ist, das ist für mich wirklich wichtig. Ich spreche nicht super Deutsch, ich 
bin Ausländerin, und ich weiß, dass es wirklich schwer ist, Sprachen zu lernen. 
Manche Kinder sagen: „Also mein Papa und meine Mama sind Polen, aber ich 
bin Deutscher, ich will kein Polnisch lernen, ich will das nicht verstehen!“ 
Dann, wenn ich eine halbe Stunde erzählt habe, kommen sie zu mir und fragen: 
„Wie war das dann auf Polnisch?“ So und so … „Aha, dann frage ich Mama 
und vielleicht kann Mama mir noch ein bisschen mehr beibringen …“ 

Die Kinder öffnet das, die finden das witzig, weil ganz viele von den Kindern 
zweisprachig oder dreisprachig sind. Die kommen hierher, die Mutter ist aus 
England, der Vater aus Italien, und dann lernen sie drei Sprachen. In der 
Schule ist das nur Deutsch, und die haben Angst, in der eigenen Sprache zu 
sprechen. Die Erzählstunden zeigen, dass alle Sprachen wichtig sind, und dass 
es cool ist, die zu lernen. Wenn man etwas nicht versteht, und wenn man etwas 
nicht weiß, kann man das einfach zeigen. 

Graham Smith: Das kann ich nur bestätigen. Den Kindern macht es einen 
riesengroßen Spaß, mich zu korrigieren, beim Schreiben und bei allem Mög-
lichen … Häufig kriege ich regelrecht Deutschunterricht von den Kindern und 
das ist auch ein interessanter Wissenstransfer zwischen uns, durch den man 
dann wieder den Prozess der kulturellen Bildung lebendig vor Augen geführt 
bekommt.

Thomas Krüger: Super! Frau Hübsch, können Sie uns noch ganz kurz die 
Überlegung erklären, wie Sie auf die Idee gekommen sind, Ihre Erzählstunden 
zweisprachig zu machen? 

Nikola Hübsch: Einfach deswegen, weil wir in einer multikulturellen Gesell-
schaft leben. Wir leben schon lange nicht mehr in einer deutschen Gesell-
schaft, und ich glaube, dass es für diejenigen auch schwierig ist, die hier in den 
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Schulen pädagogisch unterwegs sind, diese Mehrsprachigkeit mit in den Unter
richt hineinzunehmen. In der Klasse, die heute an unserer Erzählstunde teil-
genommen hat, waren fünfzehn Kinder und zehn Sprachen. Zehn Sprachen 
bei fünfzehn Kindern! Der Anteil derjenigen, die tatsächlich einen Migra
tionshintergrund der ersten Generation haben, liegt in den Schulen hier in 
Freiburg zum Teil bei 80 bis 90 Prozent. Diese Kinder lernen drei Sprachen, 
wenn sie hierher kommen. Sie haben ihre Muttersprache, wobei ich anmerken 
möchte, dass sie manchmal die Muttersprache nur noch bruchstückhaft be-
herrschen, denn dann, wenn die Eltern versuchen, ihren Kindern Deutsch 
beizubringen, aber dieses Deutsch leider nicht gut können, dann ist dies schon 
einmal für den Mutterspracherwerb ganz schlecht. Denn dann sprechen die 
Kinder ihre Muttersprache bruchstückhaft und auch das Deutsche bruch-
stückhaft. Es ist viel besser, wenn ein Kind die Muttersprache gut kann,  
anstatt Deutsch fehlerhaft zu lernen. Sie haben also ihre Muttersprache, sie 
kommen dann auf den Schulhof, lernen Soziolekt – also die Alltagssprache – 
und in der Schule lernen sie die Hochsprache. 

Da muss sich jedes Kind ohne unsere Hilfe zurechtfinden, muss es! Für uns 
war es einfach wichtig zu zeigen, dass wir diese fremden Sprachen wertschätzen, 
und deshalb haben wir in diesem EZW-Projekt (Projekt „Erzählen-Zuhören-
Weitererzählen“, Anm. d. Redaktion) sechs verschiedene Tandem-Teams, die 
zweisprachig erzählen. Wir finden es wichtig, dass da zwei Erzählende stehen 
– in diesem Fall ist das Marta, denn sie ist die Expertin für Polnisch, ich bin 
im Tandem die Expertin für die deutsche Sprache. Das heißt, die Schüler, die 
da sitzen, wissen: Aha, das ist die Expertin für diese nicht-deutsche Mutter-
sprache. Das wird nicht gemischt, sondern sie ist diese Expertin und das  
ermutigt diese Kinder, ihre eigene narrative Identität zu finden. Wenn wir 
Geschichten zweisprachig erzählen, dann sind die arabischen Kinder oder die 
Roma-Kinder sowas von gebannt und werden zu Simultanübersetzern für ihre 
eigenen Schulkameraden. Dann sind sie endlich mal Experte und erfahren 
nicht: Du musst aber Deutsch sprechen! Natürlich ist das wichtig, aber für die 
Integration ist es genauso wichtig, dass ihre eigenen Muttersprachen einen 
Platz haben. 

Thomas Krüger: Vielen Dank Frau Hübsch! Ich glaube, dieses Moment des 
Selbstbewusstseins, wenn man etwas kann und in solche Lernprozesse eintritt, 
das spielt eine ganz starke Rolle. Wo beobachten Sie das noch, Frau Gronbach? 

Eva Gronbach: Also wenn ich kurz darauf eingehen darf, was die Marta  
gerade gesagt hat … Dieser Moment, wenn wir die Sprache als Kultur nehmen 
– also das, was ihr gerade gesagt habt – Mutter, Vater, das sind schon zwei 
Kulturen, wo ich bin, ist die nächste Kultur, das ist genau das Gleiche, was in 
der Modewelt passiert. Ich habe gerade etwas gelernt, als du, Marta, gespro-
chen hast, dass das die Identität ist, das ist wirklich exakt der gleiche Prozess, 
der sich bei uns in diesen Modedesignkursen abspielt. Das heißt, eine, zwei, 
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drei Kulturen und das Spiel mit der Identität, wo komme ich her, wo will ich 
hin, was lerne ich, und wie spreche ich mit dem Anderen? Das ist tatsächlich 
genau das Gleiche, was in der Mode passiert, wenn wir da arbeiten. Das Ge-
niale an der Mode ist, dass die Sprache vielleicht noch nicht so da ist, aber die 
Kleider schon sichtbar sind, dass die Kleider mitbringen aus Mazedonien, aus 
verschiedensten afrikanischen Ländern … Die haben teilweise noch nicht die 
Sprache, aber schon die Kleider, und die alte Identität und die neue Identität. 
Dieses Spiel mit der Identität und was wir für eine Chance haben, die, die wir 
hier sitzen und das Publikum, diese absolute und vielleicht noch nie dagewesene 
Entwicklung gerade mitzugestalten, das ist ja echt enorm.

Thomas Krüger: Das wirft ja die Frage auf, dass verschiedene Identitäten sich 
mischen, sich neu aufstellen, weiterentwickeln, hybride werden. Diese Hybri-
dität ist ja auch so ein Stück weit ein Demokratisierungsprozess, weil es Macht 
in Frage stellt – das und das ist deutsch, das und das ist Mehrheitsgesellschaft 
oder wie auch immer – und durch die Hybridität kriegst du andere Perspek-
tiven rein und letztendlich Selbstwirksamkeit von Leuten, die vielleicht nicht 
selbstbewusst in einen solchen Prozess eingestiegen sind, aber selbstbewusster 
werden. Frau Schröder …

Marta Schröder: Also du, Eva, sagst, da sind die Kleider von verschiedenen 
Kulturen, bei uns geht es mehr ums Zeigen, Zeigen ist die erste Sprache. Da 
muss man gar nichts können, man kann einfach zeigen, auch wenn man das 
nicht versteht. Ich könnte jetzt auch Polnisch sprechen, und wenn ich dazu 
etwas zeige, dann verstehen wir das alle, auch wenn die anderen meine Sprache 
normalerweise nicht verstehen. Die Kleider, die Mode, Zeigen, Tanz … – das 
ist eine internationale erste Sprache. 

Thomas Krüger: Also nonverbale Sprache … Wie erfahren Sie das eigentlich 
im Tanzbereich, ist das vielleicht auch eine Befreiung, nicht sprechen zu  
müssen, sondern sich auf seinen Körper zu verlassen? 

Graham Smith: Ich glaube, die erste Hürde ist, weg von dem Begriff „Tanz“ 
zu kommen. Das Projekt heißt spezifisch „Learning by Moving“, nicht: „Lernen 
beim Tanzen“, weil es dem Tanz gegenüber Vorurteile gibt. Dabei gibt es ganz 
viele unterschiedliche Tänze: Es gibt Sozialtänze, es gibt Kreistänze, es gibt 
Ballett, Hip Hop, Breakdance … Innerhalb vom Zeitgenössischen Tanz ist 
alles legitim, man setzt es in verschiedener Art und Weise ein, es geht darum, 
eine Sprache zu verstehen. Tanz ist eine Sprache, die man auch mit Worten 
beschreiben kann, in verschiedenen Sprachen, auch mit verschiedenen Kulturen, 
aber der Tanz selber – also der „Verhaltenstanz“, wie gehe ich durch den Raum? 
– das sind alles ganz feine Dinge. Die erste Hemmschwelle ist erstmal, die 
Vorstellungen von dem, was Tanz ist, abzubauen und zu sagen: Die erste Koor-
dinate ist mein eigener Raum, ich kann meinen eigenen Raum auch teilen, 
aber erstmal müssen die Kinder ihren eigenen Raum sehr ernst nehmen, und 
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das Gegenüber respektieren. Die nächste Koordinate ist der allgemeine Raum, 
das bedeutet, aus dem eigenen Raum rauszugehen und Kontakt mit den An-
deren aufzunehmen. Diese eher technischen Koordinaten, dieses Handwerk, 
lässt sich den Kindern einfach vermitteln und sie denken nicht mehr über ihre 
eigenen Vorurteile dem Tanz gegenüber nach. 

Eva Gronbach: Die Schüler verstehen es sofort? 

Graham Smith: Gar keine Frage, man kann die Kinder sehr einfach abholen, 
egal aus welchen Schichten.

Thomas Krüger: Frau Stuntebeck, im Grunde ist das mit dem Design ja auch 
ein bisschen so, das „Upcycling“ ist ja auch erstmal die Verabredung eines 
Codes, auf den sich jeder unvoreingenommen einlassen und seine Fantasie 
spielen lassen kann. 

Judith Stuntebeck: Vielleicht habe ich die Frage noch nicht ganz verstanden 
…

Thomas Krüger: Ich wollte Ihnen einfach nur den Impuls geben, nochmal 
dieses „Upcycling“, in der Verabredung etwas gemeinsam zu machen, zu  
beleuchten, weil das ja der Schlüssel ist, wenn man so will. 

Judith Stuntebeck: Auf jeden Fall ist das Thema „Upcycling“ ein gutes Bei-
spiel dafür, dass Design als vernetzte Disziplin funktioniert. Und das ist uns 
ein großes Anliegen in der Stiftung Deutsches Design Museum, dass die The-
men, die wir anbieten, immer einen sinnvollen Bezug zu anderen Unterrichts-
inhalten haben. Beim Thema „Upcycling“ finde ich gut – in Bezug auf die 
Plastiktüte zum Beispiel, die wir heute als Highlight oder als Protagonisten 
gewählt haben – die Idee von: Kleiner Beitrag, große Wirkung. Wenn wir 
gemeinsam aus alten Plastiktüten, die man nicht mehr braucht und in den 
Müll schmeißen würden, etwas Neues und Schönes machen, sensibilisieren 
wir für den bewussten Umgang mit Plastiktüten. 

Thomas Krüger: Was meinen Sie, warum Design eigentlich in Deutschland 
im Bildungssystem eine so kleine Rolle spielt, oder eigentlich überhaupt in der 
Kultur? Es gibt ja andere Länder, in denen ein viel größeres Designbewusstsein 
existiert – in den skandinavischen Ländern zum Beispiel, man könnte viele 
andere Beispiele nennen. Wie kommt das eigentlich und wie kann man Abhilfe 
schaffen? 

Judith Stuntebeck: Ich weiß nicht, woher es kommt, aber ich finde, dass 
Design in der Gesellschaft noch nicht die entsprechende Aufmerksamkeit  
bekommt. Weil am Ende ja alles gestaltet ist und alle Leute jeden Tag mit 
Design zu tun haben, ist es eben relevant. Auch aus diesem Grund wurde die 
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Stiftung Deutsches Design Museum gegründet. Wir sind eine relativ junge 
Stiftung, die es erst seit 2011 gibt, und die widmet sich genau dieser Fragestel-
lung. Wir wünschen uns in der Öffentlichkeit ein größeres Bewusstsein für 
das Thema Design und nun initiieren wir Projekte, die das zum Ziel haben. 

Thomas Krüger: Dann warten wir mal ab. Frau Gronbach, Sie wollten noch 
etwas sagen. 

Eva Gronbach: Wenn Sie wüssten, wie jetzt mein Herz pocht … Also Ihre 
Frage möchte ich gerne beantworten, aber ganz spezifisch auf Mode bezogen, 
weil ich da eine Antwort hätte. Warum ist Modedesign in Deutschland enorm 
unterentwickelt? Es ist so. Ich habe das beobachtet und ich forsche gerade 
daran, und die eine Antwort, die ich gebe, ist noch nicht definitiv, aber ich 
möchte sie gerne hier und jetzt geben, weil es der absolute genialste Moment 
ist. Warum ist Deutschland in der Mode komplett unterentwickelt? 

Es war nicht immer so. In den zwanziger Jahren war Berlin vor Paris – und 
das in jedem Design. Das war im Film, das war in der Literatur, das war im 
Tanz – selbstverständlich. In der Mode war es so, dass Berlin schicker war als 
Paris – und Paris war sehr schick! Es hat leider mit der politischen Vergangen-
heit Deutschlands zu tun, mit den Nazis und der Vernichtung der jüdischen 
Kultur. In Berlin waren über 80 Prozent sämtlicher Kaufhäuser und Hersteller 
in jüdischer Hand, das Wissen um die Mode, das Wissen um das Gut der 
Mode ebenfalls. Das ist mir aufgefallen, ich habe wie gesagt auch in Paris 
studiert, ich habe international verkauft, und habe immer beobachtet, warum 
sind meine spannendsten Kunden international, warum sind das jüdische tra-
ditionelle Unternehmen? Die haben wir nicht in Deutschland. Das heißt, ab 
dem Jahre 1938 im Zusammenhang mit den Plünderungsgesetzen ist das 
komplett vernichtet worden und deswegen mein absoluter Appell an Sie, an 
die Einrichtungen, an die Regierung: Design muss in die Unterrichtsfächer 
zurück, muss stattfinden, auch aus dieser historischen Katastrophe heraus! Wie 
eine Pflicht …

Thomas Krüger: Vielen Dank Frau Gronbach! Meine Damen und Herren, 
Sie haben es gesehen, ich bin über meine Schulter hinweg angesprochen  
worden, wir sind weit über die Zeit, aber es geht es auch manchmal einem 
Moderator so, dass die Diskussion einfach so spannend ist, dass man gar nicht 
aufhören will. 

Ich glaube, ein Punkt, der im Bildungssystem zurzeit eine große Rolle spielt, 
ist die Inklusionsdiskussion. Sie haben hier aus dem berufenen Mund von Künst-
lerinnen und Künstlern Beispiele gehört, dass Inklusion nicht ein Benachteili-
gungsthema, sondern ein Mehrwertsthema ist! Ein Mehrwertsthema, das besagt, 
dass man über die Grenzen kognitiven Wissens hinaus Chancengerechtigkeit 
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herstellen kann, indem Fertigkeiten und Selbstbewusstsein Anknüpfungs-
punkte für kreative Strategien auch im Bildungsbereich sind. 

Ich darf Ihnen allen auf dem Podium danken, danken für die Beispiele, die 
Sie uns heute gegeben haben. Wir hoffen sehr, dass Sie mit Ihren Workshops 
das Bildungssystem weiterhin bereichern, wir haben viele Fragen nicht gestellt, 
einige angerissen, und ich hoffe, dass das ein wichtiger Impuls für die Zukunft 
sein wird und der kulturellen Bildung Wind unter die Flügel bläst – vielen 
Dank!
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1	 �Chancen geben, Chancen wahrnehmen –  
aber wie? Einführung in die Foren
Dr. Margarete Schweizer, Projektleiterin Kinder 
zum Olymp!, Kulturstiftung der Länder

Chancen geben, Chancen wahrnehmen – aber wie? 
Das ist das Motto der acht parallelen Foren, die im Zentrum unserer Tagung 
stehen und die Zugänge zu Kunst und Kultur für Kinder und Jugendliche in 
unterschiedlichen Feldern zeigen und diskutieren.

Die Foren beleuchten das Thema „Chancengerechtigkeit“ im Zusammenhang 
kultureller Bildung unter verschiedenen Aspekten. 

Dabei stehen die verschiedenen „Chancengeber“ von der Kultureinrichtung 
über den Künstler bis zu Schule und Kindergarten im Zentrum des Interesses 
und sind thematischer Fokus verschiedener Foren. Es geht um die kulturelle 
Bildung für Kinder und Jugendliche vor Ort, im Kindergarten und in der 
Schule, in lokalen kulturellen Einrichtungen, mit lokalen Künstlern … Über-
geordnete Projekte und Programme auf Länder- und Bundesebene sind eben-
falls unser Thema, können sie doch mit ihrem Ansatz, verbindliche Strukturen 
für kulturelle Bildung zu schaffen, die Akteure auf der lokalen Ebene stützen 
und fördern. Und auf diese lokale Ebene müssen wir letztendlich schauen, um 
zu sehen, wo die Freiräume für Kunst und Kultur sind, wo wir mit unserer 
Idee, einen verlässlichen Zugang zu Kunst und Kultur für alle zu schaffen und 
mit den entsprechenden Angeboten sinnvoll andocken können. Die Schule 
spielt dabei eine zentrale Rolle – nach wie vor ist sie die größte Garantin für 
Verbindlichkeit und Stetigkeit im Leben von Kindern und Jugendlichen – 
idealerweise vom Elternhaus einmal abgesehen. Dasselbe gilt zunehmend auch 
für den Kindergarten. 

Der Schnittstelle zwischen Projekt und Struktur, an der sich viele Vorhaben 
befinden, die sich bereits vor einiger Zeit auf den Weg gemacht haben, schulden 
wir hier in diesem Kontext besondere Aufmerksamkeit, die sich auch in einem 
eigenen Forum zu diesem Thema niederschlägt. Wir haben außerdem drei 
Foren, die über den angedeuteten Rahmen hinaus spezielle Situationen oder 
Konstellationen spiegeln: Es geht um das Problem der Fläche, es geht um eine 
Zielgruppe, deren Chancen im Kontext kultureller Bildung wir manchmal 
anzweifeln: die Jungen. Und es geht um das größte Programm kultureller 
Bildung, das wir je hatten: Kultur macht stark. Bündnisse für Bildung, dem 
wir ebenfalls ein eigenes Forum gewidmet haben. 
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Verschiedene rote Fäden ziehen sich durch alle Foren: 
•	 �Wir fragen in jedem einzelnen Fall immer auch nach der aktiven Beteiligung 

der betroffenen Kinder und Jugendlichen selbst,
•	 �wir fragen immer auch nach der Rolle, die deren Eltern in den jeweiligen 

Kontexten spielen, 
•	 �wir fragen immer auch nach der Qualität und der Nachhaltigkeit der vor-

gestellten Ansätze 
•	 �und nehmen immer auch die besondere Situation der Kinder und Jugend-

lichen aus migrantischem Umfeld in den Blick. 
•	 �Unter der Fragestellung „problematische Beziehung oder perfekte Ergän-

zung?“ beleuchten wir darüber hinaus in allen Foren das Verhältnis zwischen 
Projekt und Struktur 

•	 �und nehmen schließlich die Erfahrung/den Umgang mit dem Aspekt des 
Scheiterns, wie er schon beim Kongress in Hannover in alle Kongress
diskurse hineinreichte, mit in die Diskussion.

Stellen Sie Fragen und diskutieren Sie mit! Verfolgen Sie die roten Fäden und 
fordern Sie sie gegebenenfalls ein! Diskussion und Austausch sind die wesent-
lichen Merkmale der Arbeit in den Foren – demgegenüber tritt die frontale 
Präsentation in den Hintergrund. Wir wünschen uns ein Geben und Nehmen: 
Es wäre schön, wenn die Referenten die Foren mit dem Eindruck verließen, 
für ihre Arbeit etwas gelernt zu haben. Was wir natürlich den Teilnehmern 
auch wünschen.
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Das World Café-Format aller Foren – schon sehr bewährt bei unseren Kon-
gressen und dieses Mal in allen Foren praktiziert – ist explizit auf die Kom-
munikation und den Erfahrungsaustausch zwischen Referenten und allen 
Teilnehmern ausgerichtet, die unmittelbar mit ins Gespräch gezogen werden. 
Allerdings kann der Einzelne nicht alle Referenten im direkten Austausch und 
leider auch nicht alle Foren erleben.

Das Fazit jedes einzelnen Forums erleben Sie in den forumsinternen Ab-
schlusspodien, in der die wichtigsten Themen und Ergebnisse der einzelnen 
Referenten gebündelt werden. 

Darüber hinaus werden die zentralen inhaltlichen Impulse aus den einzelnen 
Foren von dem jeweiligen Moderator in die Abschlussdiskussion des Kongresses 
am Freitagvormittag mitgenommen. Hier fließen die Botschaften aus allen 
Foren zusammen – und wir freuen uns besonders, dass alle Moderatoren aus 
den Foren auch in der Abschlussdiskussion dabei sind. So gestaltet sich das 
Gesamtbild. 
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2	 �Vorwort zu den Forenprotokollen der  
Kongressbeobachter
Prof. Dr. Hendrikje Mautner-Obst und 
Prof. Dr. Sointu Scharenberg, Staatliche Hochschule 
für Musik und Darstellende Kunst Stuttgart

Bereits zum dritten Mal haben Studierende der Staatlichen Hochschule für 
Musik und Darstellende Kunst Stuttgart am 25. und 26. Juni 2015 im Rahmen 
eines fächerübergreifenden Seminars Musikpädagogik/Musikvermittlung als 
Beobachter an einem Kongress von Kinder zum Olymp! teilgenommen. Auf 
Einladung der Veranstalter besuchten die Studierenden die Plenums-Veran-
staltungen und die acht Foren des Kongresses in Freiburg.

Voraus ging ein Blockseminar an der Musikhochschule Stuttgart (Prof. Dr. Soin-
tu Scharenberg, Musikpädagogik, und Prof. Dr. Hendrikje Mautner-Obst, 
Musikvermittlung), in dessen Rahmen sich die Studierenden aus unterschied-
lichen Studiensemestern der Studiengänge Schulmusik und Bachelor Musik 
gemeinsam auf das Kongressthema vorbereitet haben. Im Zentrum der inten-
siven Auseinandersetzung standen die Themen der einzelnen Foren: In Vorbe-
reitung auf den Kongressbesuch haben die insgesamt 18 Teilnehmerinnen und 
-teilnehmer detaillierte Informationen und Materialien zu den einzelnen in 
den Foren vorgestellten Projekten recherchiert, im Seminar präsentiert, mög-
liche Probleme herausgearbeitet und gemeinsam die zu erwartenden Ansätze 
diskutiert. 

Miriam Klüglich, 
Prof. Dr. Hendrikje Mautner-
Obst, Lucia Gebath,  
Sabrina Klamt, Angelina List, 
Katharina Reid,  
Miriam Betz, Tobias Müller 
(von links)
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Den Kongress selbst erlebten sie dann auf zweierlei Weise: gemeinsam als inter
essierte TeilnehmerInnen an allen Plenumsveranstaltungen und in kleine 
Teams aufgeteilt als fachkritische BeobachterInnen der Foren. Dort konnten 
sie auf der Grundlage ihrer eigenen Beschäftigung mit den Projekten offene 
Fragen klären, detaillierteren Einblick in einzelne Projekte gewinnen und an 
den projektbezogenen Diskussionsrunden teilnehmen. Im Anschluss an den 
Kongress haben sie ihre Beobachtungen und Einschätzungen, ihre kritischen 
Fragen und weiterführenden Überlegungen dokumentiert und in einer gemein-
samen Redaktionssitzung zur Diskussion gestellt, bevor die Texte von einem 
studentischen Team, unterstützt von der Musikwissenschafts-Doktorandin 
Anna Bredenbach, redigiert wurden. Die auf diese Weise mehrfach durchdachten 
und bearbeiteten Texte sind in die vorliegende Kongressdokumentation auf-
genommen worden. Sie ermöglichen es Interessierten, sich auch über Anregungen 
und Diskussionen innerhalb der Foren zu informieren, an denen sie nicht 
selbst teilnehmen konnten.

Ein besonderer Dank gilt Dr. Margarete Schweizer, Projektleiterin der Initia-
tive Kinder zum Olymp!, für die Einladung zum Kongress. Ebenfalls danken 
möchten wir dem vom Kulturamt der Stadt Freiburg initiierten und betreuten 
Netzwerk Kulturelle Bildung Freiburg, das durch eine großzügige finanzielle 
Unterstützung die Exkursion nach Freiburg ermöglicht hat.

Joachim Schönball, Peter 
Goller, Johanna Pommranz, 
Christina Töws, Lilien Kwok, 
Rebekka Irion, Valentin 
Bauer, Anna Bredenbach, 
Maria Eiche, Prof. Dr. Sointu 
Scharenberg (von links)

Leider nicht im Bild:  
Joscha Eltrop, Larissa  
Hennig, Muriel Weißmann
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3	 �Forum I 
Wege ins System:  
Strukturen für kulturelle Bildung
Wie können Strukturen helfen, Chancengerechtig-
keit für kulturelle Bildung herzustellen?

Moderation
Teresa Darian, Wissenschaftliche Mitarbeiterin, Kulturstiftung des Bundes

Beiträge
1. �Kulturelle Bildung mit System: Zur laufenden Förderung kultureller Bildung 

in und mit Schule in den Bundesländern durch die Stiftung Mercator im 
Rahmenprogramm „Kreativpotentiale“, Dr. Fabian Krahe, Bereich Bildung, 
Stiftung Mercator, Essen

2. �Musikalische Bildung in den ländlichen Regionen – Belcantare Branden-
burg schafft und stärkt Singkompetenzen in Grundschulen, Wiebke Dür-
holt, Projektleitung

3. �Die Musikalische Grundschule: Vom Projekt zum Programm, Arne-Christoph 
Halle, Bertelsmann Stiftung, Gütersloh 

4. �Kultureinrichtungen öffnen sich für frühkindliche kulturelle Bildung: Das 
Programm Kunst und Spiele, Maria Trini, Robert Bosch Stiftung, Stuttgart 
und Isabel Stegner, Rundfunk-Sinfonieorchester, Berlin

5. �Teilhabe ermöglichen – Zugänge gestalten. Anspruch und Wirklichkeit 
einer Grundversorgung mit Kultureller Bildung, Margrit Lichtschlag, Rat 
für kulturelle Bildung, Essen

6. �Verstärkt kulturelle Bildung in der Region … das Programm „kunstvoll“, 
Claudia Oberschäfer, Kulturfonds Frankfurt Rhein-Main

7. �Wege zur kulturellen Schulentwicklung – durch begleitende Prozessmode-
ration zum Erfolg, Gisela Wibbing, Arbeitsstelle Kulturelle Bildung in Schule 
und Jugendarbeit NRW

Dokumentation
Rebekka Irion, Valentin Bauer, Studierende der Staatlichen Hochschule für 
Musik und Darstellende Kunst Stuttgart
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Nachdem am Morgen in den Eröffnungsvorträgen und in der anschließenden 
Podiumsdiskussion bereits über den Begriff der kulturellen Bildung diskutiert 
worden war, gingen die Teilnehmer1 des Forums I nachmittags der Frage nach, 
wie Strukturen helfen können, Chancengerechtigkeit für kulturelle Bildung 
herzustellen. In dem sofort ausgebuchten Forum standen die Leitfragen im 
Mittelpunkt, inwieweit durch die vorgestellten Projekte tatsächlich Strukturen 
geschaffen wurden und inwiefern diese wiederum helfen, möglichst viele junge 
Menschen an Kultur heranzuführen. Auch der Frage nach der Zukunftsfähig-
keit der Projekte und der ihnen zugrundeliegenden Strukturen wurde in Hin-
blick auf Nachhaltigkeit und Langfristigkeit nachgegangen.

Was haben Strukturen mit Chancengerechtigkeit zu tun? Strukturen können 
es ermöglichen, dass der Zugang zu kultureller Bildung weniger vom Wohnort, 
vom Einkommen oder vom Elternhaus abhängig ist. Die vorgestellten Projekte 
liefern teilweise ähnliche, teilweise unterschiedliche Antworten auf die Frage, 
wie diese Strukturen aussehen können.

Kulturelle Bildung mit System: Zur laufenden Förderung kultureller Bil-
dung in und mit Schule in den Bundesländern durch die Stiftung Merca-
tor im Rahmenprogramm „Kreativpotentiale“
Der Stiftung Mercator ist es ein wichtiges Anliegen, kulturelle Bildung als Teil 
des Angebots allgemeinbildender Schulen zu etablieren. Der Projektmanager 
Dr. Fabian Krahe2 stellte das Rahmenprogramm Kreativpotentiale vor und 

1	 Aus Gründen der besseren Lesbarkeit und Übersichtlichkeit wird in allen Forentexten 
das generische Maskulinum auch für gemischtgeschlechtliche Gruppen verwendet.

2	 Vertretung für Dr. Tobias Diemer, Leiter Bereich Bildung, Stiftung Mercator
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konnte gleichzeitig Auskunft zu dem Projekt „Kulturagenten für kreative 
Schulen“ geben, an dem auch die Moderatorin des Forums, Teresa Darian, 
maßgeblich beteiligt war. Mit Kreativpotentiale unterstützt die Stiftung Mer-
cator die Ministerien dabei, kulturelle Bildung in den Schulalltag zu integrie-
ren. Dazu schafft die Stiftung eine übergeordnete Struktur in jedem beteiligten 
Bundesland, der sich die Schulen anschließen können. Das scheint vor allem 
unter dem Gesichtspunkt sinnvoll, dass Bildung Sache der Länder ist. Beide 
Projekte sind für sich allein genommen schon gut, könnten zusammen aber 
noch besser wirken, wie ein Beispiel in der Gesprächsrunde zeigte: Bevor das 
intensive und persönliche Projekt der Kulturagenten in Nordrhein-Westfalen 
demnächst ausläuft, hätte Kreativpotentiale innerhalb seiner anders angeleg-
ten Projektstruktur die Möglichkeit, frühzeitig innerhalb von Fortbildungen 
wichtige Informationen über Anschlussförderung zu vermitteln, so dass die 
Lehrer darüber aufgeklärt werden, wo und wie Gelder zu beantragen sind.

Vor allem Kreativpotentiale wirkt daher nachhaltig und birgt nicht die Gefahr, 
eine Parallelgesellschaft zu etablieren, die nach dem Auslaufen der Finanzie-
rung wie ein Kartenhaus in sich zusammenfällt. Durch die Verankerung in 
den Länderstrukturen ist die angelegte Struktur auch groß genug, um inner-
halb eines Bundeslandes eine gewisse Einheitlichkeit der Förderungsmöglich-
keiten und der Qualität zu garantieren. Das räumliche Wirkungsgebiet dieser 
Strukturen könnte sogar weiter ausgebaut werden.

Musikalische Bildung in den ländlichen Regionen – Belcantare Branden-
burg schafft und stärkt Singkompetenzen in Grundschulen
Die Initiatorin des Projekts Belcantare Brandenburg, Wiebke Dürholt, erläu-
terte, wie in diesem Rahmen die zahlreichen Schüler der brandenburgischen 
Grundschulen erreicht werden können. 

Zugrunde liegt das Konzept, sowohl die fachvertrauten als auch die fachfrem-
den Lehrkräfte mit gezielten Fortbildungen an die Methoden des Singens im 
Unterricht hinzuführen. Eine besondere Schwierigkeit liegt für die Initiatorin 
hierbei in der gesellschaftlichen Struktur des Bundeslandes Brandenburg. So 
sei es schwierig, an kleinen Schulen, an denen teilweise lediglich neun Lehr-
kräfte tätig sind, die gelegentlich sogar fachfremd unterrichten, für die Fort-
bildungen genug Teilnehmer zu finden. Auch die langen Anfahrtswege von 
z. T. über 30 Kilometern sieht Dürholt als ein Hindernis, für das sie jedoch 
eine Lösung gefunden hat. Deshalb finden die Fortbildungen des Projekts 
Belcantare Brandenburg nicht an einem zentralen Ort statt, sondern landkreis-
bezogen. Hierdurch wird eine hohe Reichweite, und damit verbunden eine 
größere Anzahl Schüler erreicht. Es entstehen regionale und nachhaltige Netz-
werke, da sich die Lehrkräfte, die Musikpädagogen und die Initiatorin auf den 
Fortbildungen treffen und darüber hinaus weiterhin in Kontakt bleiben. Dür-
holt betonte zudem, dass sie darauf achte, dass die Künstler, Pädagogen und 
Musiker, die auf den Fortbildungen vermittelnd tätig werden, einen regionalen 

› Stiftung Mercator

› Belcantare Brandenburg

http://www.stiftung-mercator.de/de/projekt/kreativpotentiale
http://www.belcantare-brandenburg.de
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Bezug haben, damit das Projekt nach der Fortbildung fortgeführt und weiter-
entwickelt werden kann. Somit entsteht der Eindruck eines zielorientierten, 
nachhaltigen, an Langfristigkeit orientierten, lehrerfreundlichen Projekts, bei 
dem die teilnehmenden Lehrkräfte nicht nur motiviert, sondern auch ideal 
fortgebildet werden. Für den Erfolg des Projektes ist sicher maßgeblich, dass 
es an allen staatlichen brandenburgischen Schulen noch das selbstständige 
Lehrfach Musik gibt und dieses nicht in „Ästhetische Bildung“ mit anderen 
kreativen Fächern fusioniert.

Die Musikalische Grundschule: Vom Projekt zum Programm
Die Idee und die Inspiration zu dem Projekt Musikalische Grundschule ent-
stand, dem Vertreter der Bertelsmann Stiftung Arne-Christoph Halle zufolge, 
aus einer Initiative, die im Jahre 2005 vom hessischen Kultusministerium 
ausging. Diese forderte ein Projekt, das allen Kindern, welche hessische Schulen 
besuchen, kulturelle Bildung in Form von Musik nahebringen sollte. Dass dies 
auch der Leitgedanke der Bertelsmann Stiftung ist, wird in folgendem Zitat 
sehr deutlich, das auf der Website zu dem Projekt zu finden ist: „Kulturelle 
Teilhabe und Chancengerechtigkeit zu verwirklichen heißt, die Potenziale  
aller zu entfalten und zu fördern. Wir engagieren uns für die Stärkung musisch-
kultureller Bildung in Kita und Schule.“ Obwohl der Fokus auf der Musik 
liegt, wird auf eine ausgeglichene Förderung der musischen Talente geachtet. 
So stehen laut Halle nicht nur Musik und Tanz, sondern beispielsweise auch 
das handwerkliche Geschick, Instrumente selbst zu bauen und dabei zu erkun-
den, im Mittelpunkt der Arbeit an den betreffenden Grundschulen. Die 
Bertelsmann Stiftung bezeichnet ihr Projekt als „Schulentwicklungsprojekt“, 
da der Aspekt der Weiterentwicklung und Ausweitung des musikalisch inspi-
rierten Lernens immer weiter fortgesetzt und begleitend evaluiert werden soll. 
Bei dieser Weiterentwicklung achtet die Bertelsmann Stiftung besonders auf 
die Integration aller Beteiligten. Deshalb werden nicht nur die Lehrkräfte 
angesprochen, sondern vor allem auch die Schülerinnen und Schüler und deren 
Eltern. Der Erfolg des Projekts wird daran deutlich, dass sich das Modell 
Musikalische Grundschule nun bereits in weiteren fünf Bundesländern etabliert 
hat, jeweils an den verschiedenen Bildungsplänen und an den unterschied
lichen Schwerpunkten orientiert. In der Diskussionsrunde fiel daraufhin die 
absehbare Frage, warum es keine Expansion auf Schulen in Baden-Württem-
berg gebe. Daraufhin erklärte Halle, dass das Projekt an einem Punkt ange-
langt sei, an dem sich die Bertelsmann Stiftung nach und nach zurückziehe, 
um die gut funktionierenden Schulen selbstständig werden zu lassen. Die Stif-
tung liefere lediglich den Denkanstoß und setze in der Folge auf die selbst-
ständige Schulentwicklung. Zudem gestalte sich ein neuer Strukturaufbau in 
weiteren Bundesländern als eher schwierig. Generell werde, laut Halle, eher 
wenig nachbesetzt, was auch an der Tatsache liegen möge, dass, wer einmal 
musikalische Grundschule sei, dies auch bleibe! Die Frage, ob Schüler be-
stimmte Kriterien erfüllen müssen, um in das Projekt aufgenommen werden 
zu können, wurde strikt verneint. Es solle schließlich keine Exzellenzförderung 

› Bertelsmann Stiftung

http://www.bertelsmann-stiftung.de/de/unsere-projekte/musikalische-grundschule/
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entstehen, vielmehr solle jedes Kind in seinen individuellen Fähigkeiten  
gestärkt werden.

Kultureinrichtungen öffnen sich für frühkindliche kulturelle Bildung: 
Das Programm Kunst und Spiele der Robert Bosch Stiftung
Die Robert Bosch Stiftung lenkt in dem Förderprojekt Kunst und Spiele ihren 
Blick besonders auf die ganz Kleinen der Gesellschaft. Dahinter steht die These, 
dass Kinder in ihren ersten Jahren am meisten für ihr späteres Leben lernen, 
so auch die kulturelle Bildung betreffend. Die Stiftung sieht sich laut Maria 
Trini3 als Vermittlerin zwischen frühkindlichen Bildungsinstitutionen, wie 
beispielsweise Kindertagesstätten und Kindergärten, und den kulturvermit-
telnden Institutionen. Hierbei setze sich die Stiftung zwei Ziele: Zum einen 
soll die kulturelle Profilentwicklung an Kindergärten und Schulen etabliert 
und weiter ausgebaut werden, zum anderen muss die frühkindliche Kulturver-
mittlung eine größere gesellschaftliche Rolle einnehmen, die eine erfolgreiche 
Umsetzung maßgeblich erleichtern würde. Durch ihre Arbeit schafft die Robert 
Bosch Stiftung nicht nur den finanziellen Rahmen, der den Institutionen auf 
beiden Seiten die eigentliche Arbeit erst ermöglicht, sie ist auch beidseitig 
vermittelnd tätig, indem Strukturen zwischen den beiden späteren Partnern 
geknüpft werden. Als Bedingung für eine erfolgreiche Kooperation zwischen 
den beiden so genannten Bildungspartnern ist ein stetiger Austausch mit  
anderen Kooperationsprojekten desselben Programms unabdingbar. Dabei 
zeigen sich, laut Trini, sehr schnell die möglichen Probleme. Beispielsweise 
stoße man wechselseitig, wenn auch eher selten, auf Angst und Überforderung. 
So seien auf der einen Seite viele Kulturinstitutionen bis jetzt noch nicht aus-
reichend pädagogisch geschult, auf der anderen sei jedoch die mangelnde  
Offenheit der Erzieher und Lehrkräfte in den pädagogischen Einrichtungen 
gegenüber den Bildungspartnern ein Hindernis. Dennoch betont Trini den 
überaus großen Erfolg des Förderprojekts, das bundesweit und spartenüber-
greifend agiert.

Teilhabe ermöglichen – Zugänge gestalten. Anspruch und Wirklichkeit 
einer Grundversorgung mit kultureller Bildung
Der Rat für Kulturelle Bildung e. V. ist ein unabhängiges Beratungsgremium 
aus verschiedenen Experten, das von sieben großen Stiftungen ins Leben gerufen 
wurde und gefördert wird, um Problemfelder sowie eventuelle Lösungswege 
aufzuzeigen. Margrit Lichtschlag, die als Vertreterin des Rates vor Ort war, 
ist seit 2013 geschäftsführendes Vorstandsmitglied. (Die Publikation des Rates 
„Schön, dass ihr da seid!“, veröffentlicht im September 2014, befasst sich aus-
drücklich mit der Teilhabe und den Zugängen zu kultureller Bildung und ist 
in diesem Zusammenhang sicherlich lesenswert.) Der Rat für Kulturelle Bildung 
möchte eine Grundversorgung der Kinder mit Kultur garantieren. Dabei stellt 
sich nicht nur die Frage, wer die Inhalte dieser Grundversorgung bestimmt, 

3	 Vertretung für Natalie Kronast

› Robert Bosch Stiftung

› Rat für Kulturelle Bildung

http://www.bosch-stiftung.de/content/language1/html/49146.asp
http://www.rat-kulturelle-bildung.de
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sondern auch, ob, und wenn ja, wie eine solche Grundversorgung funktionieren 
kann. Was ist, wenn die einzelnen engagierten Lehrer, die Projekte initiieren, 
fehlen? In der Gesprächsrunde kam zudem die Frage auf, wie man die Qualität 
von Projekten und Programmen beurteilt, denn in der einschlägigen Literatur 
wird ästhetische Qualität meist nicht erwähnt.

Verstärkt kulturelle Bildung in der Region … das Programm kunstvoll
Der Kulturfonds Frankfurt Rhein-Main ermöglicht mit seinem Programm 
kunstvoll – vorgestellt durch Claudia Oberschäfer – ebenfalls Schülern die 
Begegnung mit künstlerischen Einrichtungen. Die Mitglieder des Fonds sind 
nicht nur Städte, die sich dazu verpflichten, jährlich zwei Euro pro Einwohner 
einzuzahlen, sondern auch das Land Hessen, das noch einmal den gleichen 
Betrag dazuzahlt. Der Fonds wurde 2007 mit einem Startkapital von 120.000 
Euro gegründet, im Laufe der letzten Jahre wurden immer mehr Städte in der 
Region Rhein-Main Mitglied des Fonds, der z. B. das Programm kunstvoll  
finanziert.

Das Programm kunstvoll gibt es seit dem Schuljahr 2013/14; es wird für das 
kommende Schuljahr zum dritten Mal ausgeschrieben. Momentan entstehen 
durch dieses Programm pro Schuljahr verschiedene Kulturpartnerschaften 
zwischen 19 Schulen und 18 Kultureinrichtungen. Um die Förderung können 
sich Schulen bewerben, die zusammen mit selbst gesuchten Kooperationspart-
nern ein Projekt planen, in dem Schüler die Möglichkeit zu kreativer Entfal-
tung erhalten. Dadurch soll die Region Rhein-Main attraktiver und die  
Lebensqualität gesteigert werden.

Der Kulturfonds ist für alle Kunstsparten offen und ermöglicht eine große 
Vielfalt, bietet allerdings keinerlei Hilfeleistung beim Planen der Projekte. Es 
scheint vordergründig darum zu gehen, die finanziellen Mittel zur Verfügung 
zu stellen, um ein Projekt verwirklichen zu können.

In den Gesprächsrunden wurde u. a. gefragt, welche Rolle ein Lehrer ein-
nimmt, wenn ein Künstler durch eine Kooperation an die Schule kommt. Auf 
welche Weise kommt eine echte Kooperation zwischen dem Gast, der kreative 
Prozesse anregen möchte und dem Lehrer, der seine Klasse und deren Bedürf-
nisse und Verhaltensweisen einschätzen und fördern kann, zustande? Denn es 
besteht die Gefahr, dass der Lehrer sich nur noch als Aufsichtsperson wahr
genommen fühlt. In diesem Zusammenhang scheint es umso wichtiger, dass 
in den Projekten auch ein räumlicher Wechsel stattfindet. Das bedeutet, dass 
also nicht nur Künstler in Schulen kommen, sondern auch Schüler mitsamt 
ihren Lehrern die Wirkungsstätte des Künstlers besuchen, so dass sich beide 
Kooperationspartner zeitweise in unbekannten Gefilden bewegen, sich dort 
behaupten und an die jeweils anderen hierarchische Ordnungen anpassen 
müssen.

› Kulturfonds FRM

http://www.kulturfonds-frm.de/kunstvoll/was-ist-kunstvoll
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Wege zur kulturellen Schulentwicklung – durch begleitende Prozess
moderation zum Erfolg
Die Arbeitsstelle „Kulturelle Bildung in Schule und Jugendarbeit NRW“ ist 
eine Struktur, die in ihrer derzeitigen Form seit dem Jahr 2009 als Beratungs-
institution für ausgewählte Schulen fungiert. Schulen, die für eine Beratung 
ausgewählt werden, sollen nachfolgend für andere Schulen als Beispiel fungieren. 
Durch sie soll man sich inspirieren lassen können und mit diesen Schulen 
sollen andere in Kontakt treten, um sich auszutauschen. Somit wird der zuvor 
von der Arbeitsstelle beratenen Schule indirekt selbst die Rolle des Beraters 
zuteil. Gisela Wibbing formuliert diese Aufgabe wie folgt: Durch sie sollen 
Zugänge für möglichst viele Schülerinnen und Schüler zu verschiedenen Formen 
der Kultur ermöglicht werden. Dabei beschränke sich die Arbeit keinesfalls 
nur auf Schulen. Auch weitere Institutionen würden von der Arbeitsstelle 
„Kulturelle Bildung in Schule und Jugendarbeit NRW“ beraten. Weiter erklärte 
Wibbing, dass die Beratung meist aus einer Sensibilisierung der Pädagogen 
und Verantwortlichen auf die Aspekte der kulturellen Bildung bestehe. Hierbei 
sei sowohl der Input der erreichten Kinder und Jugendlichen als auch der 
Pädagogen sehr bedeutend. So wird von den Beratern beispielsweise eine Steuer
gruppe gegründet, die man ansatzweise mit dem Konzept des Kulturbeauf-
tragten an baden-württembergischen Schulen vergleichen kann. Eine bisher 
ungelöste Problematik, mit welcher die Schulen auf Kooperationssuche meist 
zu kämpfen haben, ist die zeitliche Beschränkung, die sowohl von der Taktung 
der Unterrichtsstunden als auch der Einteilung der Schuljahre ausgeht. Zudem 
seien leider, so Wibbing, noch lange nicht alle kulturellen Einrichtungen dazu 
bereit, eine Kooperation mit einer Bildungseinrichtung einzugehen. In der 
anschließenden Diskussion wurde erneut die Problematik der ländlichen  
Regionen in Nordrhein-Westfalen angesprochen. Dennoch kam man zu der 
Einsicht, dass diese Problematik in anderen Bundesländern gravierender sei, 
beispielsweise verglichen mit dem Projekt Belcantare Brandenburg.

Ergebnisse aus den Diskussionsrunden
Strukturen und Projektarbeit sind grundsätzlich kein Gegensatz, vielmehr 
können Strukturen eine erfolgreiche Projektarbeit ermöglichen. Daran schließt 
sich die Frage an, wer in diesem Prozess die Rolle des Initiators übernimmt. 
Diese Rolle wurde von den Teilnehmern sehr oft der Schule zugeschrieben, da 
sie eine ideale Schnittmenge darstellt, die garantiert, dass ein möglichst hoher 
Anteil der Zielgruppe erreicht wird. Ist es demnach selbstverständlich, dass die 
meisten Schüler in der Schule erreicht werden? Diese Frage blieb offen. Jedoch 
bestand Einverständnis darüber, dass nicht nur die Schule als einziger Punkt 
zum Andocken für kulturelle Bildung dienen solle, sondern kulturelle Bildung 
in der breiten Masse der Gesellschaft und dem zufolge in jeglichen Einrich-
tungen möglichst tief verwurzelt werden müsse. Damit verbunden sei, so die 
Moderatorin Teresa Darian, die allgemeine Frage, ob das gegenwärtig in 
Deutschland etablierte Schulmodell noch zeitgemäß sei und ob seine relativ 
festen strukturellen Vorgaben nicht gelockert werden könnten.

› Kulturelle Bildung NRW

http://www.kulturellebildung-nrw.de/cms/front_content.php
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Eine Frage, die sich in allen sieben Diskussionsrunden stellte, betraf die Nach-
haltigkeit der einzelnen Strukturen und Projekte. Dieser Begriff schließt die 
Forderung nach Langfristigkeit mit ein. Kontinuität sei, laut Darian, maßgeb-
lich davon abhängig, inwiefern einzelne Prozesse die Strukturen beeinflussen 
können. In verschiedenen Varianten wurde zudem der Wunsch nach einer 
höheren Ernsthaftigkeit des Interesses laut. Häufig fehle die Motivation der 
Initiatoren für konkrete Umsetzungen, die jedoch nicht ohne die nötigen finan-
ziellen Mittel erfolgen bzw. entstehen kann. Bemängelt wurde in diesem Zu-
sammenhang auch die zögerliche Förderungsbereitschaft sowohl von weniger 
medienwirksamen Projekten als auch von Projekten, deren Konzept sich erst 
bei Projektdurchführung klar definieren lässt. Es herrschte Einigkeit darüber, 
dass nicht jedes Projekt oder Rahmenprogramm in eine langfristige Struktur 
einfließen muss, weil der Reiz des Neuen in der Begegnung zwischen Künstlern 
und Kindern nicht verloren gehen dürfe.

Zusammenfassend lässt sich feststellen, dass es bereits zahlreiche sehr effektive 
Projekte und Strukturen gibt, die – wie die im Forum vorgestellten – sehr 
viele Schülerinnen und Schüler, Jugendliche, Kinder und deren Angehörige 
erreichen und einbinden. Dass hiermit eine Verbesserung der Chancengerech-
tigkeit einhergeht, steht außer Frage, jedoch ist ein stetiger Ausbau dieser Pro-
jekte und Strukturen unabdingbar, um deren Zukunftsfähigkeit zu garantieren. 
Strukturen schaffen, um Chancengerechtigkeit für kulturelle Bildung herzu-
stellen? – Unbedingt!

Valentin Bauer 2004-14 PreCollege-Student an der Musikakademie Villingen- 
Schwenningen in Kooperation mit der Staatlichen Hochschule für Musik 
Trossingen. 2012-14 Mitarbeiter und Praktikant (Veranstaltungsmanagement, 
Kulturmanagement) beim Festival junger Künstler Bayreuth. Seit WS 2014/15 
Studium der Schulmusik an der Staatlichen Hochschule für Musik und Dar-
stellende Kunst Stuttgart sowie der Germanistik an der Universität Stuttgart. 
2015 Leitung eines Education-Workshops beim Festival junger Künstler Bayreuth 
und bei Inszenierte Bildung/Autostadt GmbH Wolfsburg.

Rebekka Irion Seit WS 2014/15 Studium der Schulmusik mit Hauptinstru-
ment Klavier an der Staatlichen Hochschule für Musik und Darstellende 
Kunst Stuttgart sowie der Germanistik an der Universität Stuttgart.
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4	 �Forum II 
Beitrag der Organisierten:  
Kultureinrichtungen als Chancengeber
Wie können sich Kulturinstitutionen an der 
Schaffung von lokalen oder überregionalen 
Strukturen für kulturelle Bildung beteiligen? 

Moderation 
Dr. Marion Ackermann, Künstlerische Direktorin, Kunstsammlung NRW, 
Düsseldorf 

Beiträge
1. �Selam Opera – Interkultur im Kulturbetrieb: Projekt der Komischen Oper 

Berlin, Mustafa Akça, Komische Oper

2. �Kinderbeiräte in der Ausstellungsplanung des Jungen Schlosses, Christoph 
Fricker, Landesmuseum Württemberg, Stuttgart

3. �Bildungsprojekt – „Zeitfenster Weimar. Wege in die Moderne“, Dr. Folker 
Metzger, Klassik Stiftung Weimar

4. �Strukturen schaffen vor Ort: das Kultur- und Bildungsunternehmen Hofer 
Symphoniker mit eigener Musikschule, Ingrid Schrader, Intendantin

5. �Theaterstürmer – Theater-, Musik- und Poetry Slam-Workshops für Schul-
klassen am Theater Neumünster, Agnes Trenka, Kulturbüro Neumünster

6. �„In Fechenheim geht die Sonne auf“: Projekt des Freien Theaterhauses und 
Kunst für Kinder, Frankfurt am Main zur Förderung kultureller Bildung 
im Stadtteil, Gordon Vajen, Theaterhaus Frankfurt

Dokumentation
Larissa Hennig, Sabrina Klamt, Tobias Müller, Studierende der Staatlichen 
Hochschule für Musik und Darstellende Kunst Stuttgart

Der große Andrang auf das Forum II – im Vorfeld mussten einige Interessier-
te abgewiesen werden – gibt einen Hinweis auf die hohe Erwartungshaltung 
der Kulturschaffenden an organisierte Institutionen sowie auf ihre Hoffnung, 
in deren festen Strukturen geeignete Rahmenbedingungen für breit angelegte 
Kulturvermittlung zu finden. Moderatorin Dr. Marion Ackermann, künst
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lerische Direktorin der Kunstsammlung NRW in Düsseldorf, wies darauf hin, 
dass der Erwerb kultureller Kompetenzen noch immer häufig an soziale Her-
kunft gebunden sei. Damit einhergehend forderte sie die Teilnehmer dazu auf, 
in den Diskussionsrunden bestehende Lösungsansätze der Institutionen  
gemeinsam zu reflektieren und neue Ideen zu entwickeln. Die Basis hierfür 
sollten nicht nur positive Erfahrungen, sondern auch eventuelle Startschwie-
rigkeiten oder gar das gänzliche Scheitern vergangener Projekte bilden. Beson-
deren Wert lege sie auf die Verstetigung einzelner Initiativen, damit erfolgrei-
che Projekte nicht nur vorübergehend sondern langfristig und nachhaltig 
Früchte tragen können. Insgesamt betrachtet sollten möglichst alle Gesell-
schaftsgruppen einbezogen werden, was nur durch eine Intensivierung des 
Angebots zu erreichen sei.

Selam Opera – Interkultur im Kulturbetrieb: Projekt der Komischen 
Oper Berlin
Als Vertreter des Projekts Selam Opera!, einer Initiative der Komischen Oper 
Berlin, war Projektleiter Mustafa Akça als Referent geladen. Im Fokus seiner 
Initiative steht das Bestreben, mehr „türkeistämmige“4 Besucher in die Oper 
zu locken. Eine der ersten Ideen im Zuge des Projekts war 2011 die Umstruk-
turierung des Kinderchores der Komischen Oper: Durch eine Kampagne inner
halb der türkeistämmigen Gemeinden Berlins gewann Akça 25 neue Mitglieder 
für den Kinderchor – allesamt Kinder mit Migrationshintergrund. Mit Hilfe 

4	 Laut Duden existiert dieses Wort nicht. Allerdings legt Akça Wert auf die bewusste 
Verwendung der Formulierung

› Komische Oper Berlin

http://www.komische-oper-berlin.de/oper-entdecken/selam_opera
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von Plakaten und Radiowerbung, die sich gezielt an türkeistämmige Berliner 
richteten, waren Familien und Kinder auf ein Casting für die Uraufführung 
der Kinderoper „Ali Baba und die 40 Räuber“ aufmerksam gemacht worden. 
Zum Erfolg der Oper trug wesentlich bei, dass die Inszenierung orientalische 
Einflüsse auf die Opernbühne brachte; damit traf man vor allem den Geschmack 
der Zielgruppe. Auf die Frage, ob es auch Probleme gegeben hätte, griff Akça 
in der Diskussionsrunde als erstes das von Ackermann zuvor angesprochene 
Thema „Scheitern“ auf. Zwar kann Selam Opera! insgesamt eher als Erfolg 
verbucht werden, dennoch musste Akça auch Rückschläge hinnehmen: So 
traten einige langjährige Mitglieder aus dem Kinderchor aus, nachdem die 
Eltern auf die Frage, wann denn das Projekt aufhöre, die Antwort bekommen 
hatten, dass die gecasteten türkeistämmigen Kinder nun ebenfalls feste Chor-
mitglieder seien. Außerdem berichtete Akça über die Ablehnung der von ihm 
vorgeschlagenen Gründung eines interkulturellen Frauenchores, eines Pro-
jekts, das ihm sehr am Herzen gelegen hatte. Aktuell stellt sich ihm die Frage, 
wie man das neu gewonnene Publikum halten kann. In der Diskussionsrunde 
wurde weniger nach neuen Ideen gesucht, vielmehr berichtete Akça von bereits 
bestehenden Initiativen der Komischen Oper: Der Operndolmus5, ein Kleinbus, 
der mit Musikern der Oper besetzt ist, besucht regelmäßig Veranstaltungen 
der türkeistämmigen Gemeinden und stellt in diesem Rahmen auf unterhalt-
same Weise die Welt der Oper vor. Außerdem bietet das Opernhaus seit 2012 
neben deutschen, englischen und französischen auch türkische Übertitel an. 

Trotz aller Bemühungen ist der Prozentsatz des türkeistämmigen Publikums 
im Verhältnis zum Prozentsatz der türkeistämmigen Bevölkerung Berlins nach 
Einschätzung Akças immer noch sehr gering. Selam Opera! hat neben einigen 
wenigen Menschen mit Migrationshintergrund vor allem sehr viele Deutsche 
in die Oper gebracht, die von dem Projekt begeistert waren. So wurde zwar 
nicht überwiegend die Zielgruppe erreicht, dennoch kann man sagen, dass das 
selbst gesetzte Ziel, nämlich kulturelle Bildung an eine breitere Schicht zu 
vermitteln, erfüllt wurde.

Kinderbeiräte in der Ausstellungsplanung des Jungen Schlosses
Christoph Fricker vertrat die Initiative Junges Schloss in Stuttgart, ein Kinder
museum innerhalb des Landesmuseums Württemberg, das vornehmlich für 
Kinder ab einem Alter von vier Jahren konzipiert ist. Das Ziel der Mitmach-
ausstellung besteht darin, junge Menschen spielerisch an Themen der regiona-
len Geschichte heranzuführen und sie mithilfe unterschiedlicher Vermitt-

5	 Dolmuş (türk. angeblich voll) ist die Bezeichnung für eine spezielle Art von Sammel
taxi in der Türkei und Nordzypern. Der Dolmus gehört zum typischen Erscheinungs
bild der Türkei. Diese öffentlichen Transportmittel verkehren auf festgelegten Kurzrouten 
(türkisch „hat“) und übernehmen einen großen Teil des öffentlichen Personennahver-
kehrs. Die Bezeichnung beruht darauf, dass der Dolmus erst losfährt, wenn genügend 
Plätze besetzt sind.“  
Quelle Wikipedia: https://de.wikipedia.org/wiki/Dolmus, 30.6.2015.

› Junges Schloss

http://www.junges-schloss.de
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lungsansätze zum Aufbau eigener Bezüge zur Geschichte anzuregen und 
diese zu reflektieren. Durch die Gründung eines Kinderbeirats im Jahr 2009 
ist es gelungen, Kinder aktiv an der Gestaltung der Ausstellungen teilhaben 
zu lassen. Dabei treffen sich 12 bis 20 Kinder in regelmäßigen Abständen im 
Museum oder zu Exkursionen und setzen sich intensiv mit den Themen der 
bevorstehenden Ausstellungen auseinander. Im Fokus des Projekts steht eine 
noch kindgerechtere Gestaltung, indem die Zielgruppe selbst als Ideenfinder 
und -entwickler wirkt. Die jungen Menschen sollen durch ihre aktive Projekt-
teilhabe einen anderen Blickwinkel auf die Landesgeschichte einnehmen – ein 
Thema, das den Kindern auf den ersten Blick oft wenig spektakulär erscheint. 
In den Diskussionsrunden kam zunächst die Frage auf, wie die Mitglieder des 
Kinderbeirats geworben wurden, einhergehend mit dem Kritikpunkt, dass 
Kinder, die freiwillig Ausstellungen für ein Museum entwerfen, es kaum nötig 
hätten, an kulturelle Bildung erst herangeführt zu werden. Fricker erklärte, 
dass die Kandidaten in vom Kultusministerium ausgewählten Schulen persön-
lich angesprochen wurden. Dabei seien laut Fricker bewusst nicht nur besonders 
interessierte und begabte Schüler ausgewählt worden. Wichtig bei der Arbeit 
mit den Kindern sei vor allem, ihre Vorschläge zu hören und abzuwägen, ob 
eine Umsetzung der manchmal äußerst fantasiereichen Vorstellungen möglich 
ist. Somit halte man den Dialog aufrecht und gebe den jungen Menschen das 
Gefühl, als ein wichtiger Teil des Museumsteams ernstgenommen zu werden. 

Auf die Frage, ob durch das Projekt überhaupt eine nennenswerte Anzahl von 
Kindern erreicht würde, ergänzte Fricker, dass nicht nur die Mitglieder des 
Kinderbeirats, sondern auch die zahlreichen Besucher des Jungen Schlosses kul-
turelle Bildung erfahren. Hinsichtlich der Forderung, alle Gesellschaftsschich-
ten zu erreichen, kritisierten die Diskussionsteilnehmer trotz allem den relativ 
hohen Eintrittspreis6, der eventuell für finanziell schwache Familien eine Hürde 
darstellt, jedoch laut Fricker nach museumsinterner Debatte nicht umgangen 
werden konnte.

Bildungsprojekt – „Zeitfenster Weimar. Wege in die Moderne“
Aus der Klassik Stiftung Weimar war Dr. Folker Metzger, seit 2007 Bildungs-
referent der Stiftung, zu Gast, um über das neue, medial basierte pädagogische 
Projekt der Stiftung zu berichten. Die Stiftung hat sich mit der aktuellen 
Ausstellung die Aufgabe gestellt, auch die dunkle Zeit der Weimarer Geschichte 
aufzuarbeiten. Weimar war auf dem Weg in die Moderne ein konservatives 
Zentrum, das von den Nationalsozialisten für Propagandazwecke instrumen-
talisiert werden konnte. Aufgrund der räumlichen Besonderheit, dass sich mit 
Weimar heute eine ganze Stadt als Museum inszeniert, entschied man sich, 
eine App zu entwickeln, die es den Besuchern ermöglicht, mit Hilfe der neu-
esten Technik im sinnlich-ästhetischen Erleben der Gegenwart historische 

6	 Eintrittspreise:  
Kinder (4 bis 12 Jahre) 2 Euro , Erwachsene 3,50 Euro, Ermäßigt 2,50 Euro

› Zeitfenster Weimar

http://www.zeitfenster-app.de/project/zeitfenster-weimar
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Bilder auferstehen zu lassen. Diese App wurde in Zusammenarbeit mit Schü-
lern aus Weimar entwickelt, die auf diese Weise gleichzeitig ihre eigene Stadt 
kennenlernen und ihre Fragen an die Geschichte stellen konnten, die nun – in 
der App verarbeitet – allen künftigen Besuchern einen neuen Zugang zur 
Geschichte bieten (dabei ist der Spaßfaktor für Jugendliche, wenn sie auf diesem 
Weg an Kultur herangeführt werden, nicht zu vernachlässigen).

Metzgers Interesse bei seiner Arbeit für die Klassik Stiftung liegt darin, die 
Exkursionsdidaktik, die bislang primär an das Fach Geographie gebunden 
war, weiterzuentwickeln und fächerübergreifend auch für ästhetische Frage-
stellungen zu öffnen. Auch die nächste Ausstellung, Topographie der Moderne, 
die in Zusammenarbeit mit der Gedenkstätte Buchenwald entstehen soll, wird 
an diese Technik anknüpfen. In der Entwicklung der App sieht Metzger einen 
möglichen Weg für die Weiterentwicklung der Exkursionsdidaktik, wobei in 
der Diskussionsrunde angemerkt wurde, dass sich eine solche App erst dann 
auszahle, wenn das Programm weiter ausgebaut wird. Hierbei wäre es wün-
schenswert, dass nicht nur die Entwickler zu kreativen Fragen an die Ge-
schichte angeregt würden, sondern dass, ähnlich wie bei Weimarpedia, prinzi-
piell alle Nutzer die Chance der aktiven Teilnahme an einer kontinuierlichen 
Weiterentwicklung erhalten. Eine Teilnehmerin des Forums berichtete, dass 
auch in Potsdam Überlegungen anstünden, auf diese Form der medialen Päda-
gogik zu setzen. Wenn es Bildungseinrichtungen gelingt, die neuste Technik 
zu nutzen und wenn sie ihre Apps weiterentwickeln, fortsetzen und miteinan-
der verknüpfen, hat die Museumsdidaktik bald den Sprung ins 21. Jahrhun-
dert geschafft. 

Strukturen schaffen vor Ort: das Kultur- und Bildungsunternehmen  
Hofer Symphoniker mit eigener Musikschule
Ein richtungsweisendes Beispiel dafür, wie sich Institutionen an der Etablie-
rung von Strukturen für kulturelle Bildung beteiligen können, stellen die  
Hofer Symphoniker dar, die seit 37 Jahren als einziges Orchester in Deutsch-
land eine eigene Musikschule betreiben. Die rund 1.200 Musikschüler werden 
von den Mitgliedern des Orchesters und weiteren Instrumentalpädagogen (für 
die nicht im Orchester vertretenen Fächer) unterrichtet, was eine hohe künst-
lerische Qualität des Unterrichts gewährleistet. Auch eine eigene Kunstschule 
wurde gegründet, um das Angebot zu erweitern. Parallel dazu gibt es mehrere 
Kooperationen mit Schulen vor Ort und Unterrichtsangebote für alle Alters-
stufen von musikalischer Früherziehung bis hin zu Angeboten für Senioren. 
Die Unterrichtsgebühren sind mit denen städtischer Musikschulen vergleich-
bar. In der Gesprächsrunde kam die Frage auf, warum dieses Konzept in 
Deutschland bisher noch einzigartig sei. Ingrid Schrader, seit 2009 Intendan-
tin der Hofer Symphoniker, verwies dabei auf das Problem, dass bei einem 
derartigen Vorhaben die bestehenden Verträge der Orchestermusiker geändert 
werden müssen und dies oft an starken Mehrheiten scheitert. Es brauche einen 
guten Zusammenhalt und die Rückendeckung aller Beteiligten. Des Weiteren 

› Hofer Symphoniker

http://www.hofer-symphoniker.de
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wurde diskutiert, welche Verantwortung und Aufgaben bei der Leitung eines 
solchen Kulturbetriebes relevant seien. Hier kristallisierte sich heraus, dass vor 
allem Lobby- und Sponsorenarbeit essentiell sind, um nachhaltige Strukturen 
zu sichern, ebenso wie Presse- und Öffentlichkeitsarbeit. Im Gespräch zeigte 
sich, dass das Publikum der Hofer Symphoniker, wie auch bei vielen anderen 
Orchestern, nur zu einem geringen Teil aus Kindern und Jugendlichen besteht. 
Für die sogenannte Förderklasse der Musikschule gibt es ein kostenloses Jugend-
Abo, die übrigen Musikschüler können Karten zu einem zwar ermäßigten, 
jedoch noch immer recht hohen Preis erwerben. Hier gäbe es sicherlich einen 
Ansatzpunkt, um mehr Kinder und Jugendliche in den Konzertsaal zu locken. 
Abschließend ist anzumerken, dass die Hofer Symphoniker mit ihren über 300 
Veranstaltungen jährlich in der doch recht kleinen Stadt Hof als „Gegenmittel“, 
wie es Ackermann ausdrückte, gegen schwach besiedelte Gebiete gelten können.

Theaterstürmer – Theater-, Musik- und Poetry Slam-Workshops für Schul
klassen am Theater Neumünster 
Agnes Trenka, seit 2014 Projektleiterin der Kinder- und Jugendbildung im 
Kulturbüro Neumünster, berichtete über ihre vielfältige Arbeit in der Kommune. 
Das Kulturbüro betreibt das Theater in Neumünster und kann eigenverant-
wortlich verwalten und gestalten. Dabei stellen sich dem Theater, das kein 
eigenes Ensemble hat, dieselben Probleme, mit denen auch viele andere Thea-
ter zu kämpfen haben: Wie kann man junges Publikum gewinnen und gleich-
zeitig das traditionelle halten? Und wie kann man den Theaterbetrieb auch mit 
geringen Mitteln finanzieren ohne Qualität einbüßen zu müssen? Seit 2012 
gibt es das Projekt Theaterstürmer, das ohne fest angestellte Theaterpädagogen 
ein Begleitprogramm zu den Theaterveranstaltungen anbietet. Die darin ein-
gebundenen Workshops sind für Kinder und Jugendliche kostenlos, da die 
Kommune und die Stadtwerke Neumünster dieses Projekt finanziell unterstüt-
zen. Die Workshops finden auf der Theaterbühne statt, dadurch können die 
Teilnehmer echte Theaterluft schnuppern und das zwischenzeitig leer stehende 
Haus wird mit Leben gefüllt. Es gibt allerdings noch Interventionsbedarf, 
denn weder ist es bisher gelungen, die örtlichen Schulen fest in das Programm 
einzubinden, noch konnten die jungen Menschen aus den Projekten, die mit 
großer Nachfrage angenommen werden, merklich als neues Theaterpublikum 
akquiriert werden. Auch wenn das nicht das primäre Ziel darstellen sollte, ist 
es sicherlich zu bedauern.

Da aber der Bedarf an Kulturpädagogik erkannt wurde, hat Trenka ein weite-
res Projekt ins Leben gerufen, den KulturTeil. Das Kulturbüro sammelt dafür 
eigenständige Projekte aus der Umgebung und stellt diese im Internet vor, um 
als Schnittstelle zwischen Anbieter und Abnehmer zu fungieren. Wenn Ange-
bote gebucht werden, unterstützt die Stadt diese mit kleinen Beträgen. Bei der 
anschließenden Diskussion stellte sich als durchgängiges Problem heraus, dass 
Finanzierungen durch Sponsoren leider nicht langfristig angeboten werden. 
Mit immer neuen spektakulären Projekten wollen diese angeworben und in 

› Kulturbüro Neumünster

http://www.neumuenster-tourismus.de/pensionen/service/kulturbuero-neumuenster.htm
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der Öffentlichkeit stärker als Förderer der Kultur wahrgenommen werden. 
Doch gerade die langfristige Förderung wäre für die Arbeit in der kleinen 
Kommune Neumünster notwendig, um den Kulturbetrieb nachhaltig zu  
beleben.

In Fechenheim geht die Sonne auf: Projekt des Freien Theaterhauses und 
Kunst für Kinder, Frankfurt am Main zur Förderung kultureller Bildung 
im Stadtteil
Das Projekt In Fechenheim geht die Sonne auf zielt auf die Förderung kultureller 
Bildung im Stadtteil Fechenheim. Dadurch sollen der soziale Zusammenhalt 
und das gemeinschaftliche Leben im heterogenen Stadtteil gestärkt werden. 
Die zeitlich nicht begrenzte Initiative wurde 2012 von Gordon Vajen, Inten-
dant des Freien Theaterhauses Frankfurt, gegründet und umfasst die Erzähl-
Zeit Frankfurt, Theaterbesuche und mehrere AGs in den Genres Tanz, Foto-
grafie, Radio („Fenster Fechenheim“) und Theater, alle in Kooperation mit 
einer Grundschule sowie einer weiterführenden Schule im Stadtteil. ErzählZeit 
ist ein künstlerisches Sprachförderprogramm, das in den Klassen 1 bis 3 an 
mehreren Kooperationsgrundschulen angeboten wird. Dafür wurden Erzähler 
ausgebildet, die einmal pro Woche in die Klassen gehen und dort ein Märchen 
in Originalsprache erzählen, unterstützt durch mimischen und gestischen 
Ausdruck. Dieses wird dann in der Folgewoche von den Schülern in eigenen 
Worten nacherzählt, was die Sprechfähigkeit und Erzählkompetenz der Schü-
ler fördert. Oft können sich die Kinder mit einer der gehörten Geschichten 
identifizieren und beginnen erst dann überhaupt zu sprechen und zu erzählen, 
nicht selten werden dabei die Sprechweise des Erzählers und dessen Gesten 
nachgeahmt. Das Projekt soll ausnahmslos alle Kinder im Stadtteil erreichen. 
Kann das gelingen? Die Kinder im Grundschulalter werden tatsächlich ange-
sprochen, eine Fortsetzung erweist sich jedoch als problematisch, da viele von 
ihnen nicht auf die örtliche weiterführende Schule wechseln, an der das Pro-
jekt angeboten wird. Gordon Vajen spricht offen über dieses Problem und auch 
darüber, dass eine freie Radio AG (für Jugendliche außerhalb der Schule) wegen 
zu geringer Nachfrage ganz eingestellt werden musste und sich auch die Ko-
operation mit Schulen oft schwierig erweist, wenn nicht das gesamte Kolle
gium geschlossen hinter dem Angebot steht. Daneben versucht Vajen die Eltern 
der teilnehmenden Kinder einzubeziehen und sie dazu anzuregen, weitere  
Familien in das Theater einzuladen, um mehr Familien für das Theater zu 
begeistern. Das Projekt In Fechenheim geht die Sonne auf ist zweifellos ein 
wegweisendes Beispiel dafür, wie wichtig das von Ackermann im Fazit  
erwähnte persönliche Engagement der leitenden Person für das Gelingen eines 
jeden Projektes ist.

Fazit
In den Diskussionsrunden kristallisierten sich immer wieder ähnliche Probleme 
heraus. Entscheidend für die Durchsetzung und das Gelingen verschiedener 
Projekte und Initiativen ist selbst in organisierten Strukturen das persönliche 

› Theaterhaus Frankfurt

http://www.theaterhaus-frankfurt.de
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Engagement einzelner Vermittler. Wie deren Charisma auf feste Strukturen 
übertragbar wäre, konnte nicht abschließend beantwortet werden, vielmehr 
wurde an die Lernbereitschaft der Institutionen appelliert. Ähnlich offen 
musste die Problematik der Finanzierung von Nachhaltigkeit bleiben. Spon-
soren wollen sich in der Regel nicht langfristig binden, sondern immer wieder 
mit neuen innovativen Ideen gewonnen werden. Dennoch bestand allgemeiner 
Konsens darin, dass auch „weniger spektakuläre“ und vor allem langfristig 
angelegte Programme nachhaltig Wirkung zeigen. So kann der einzige Weg 
darin bestehen, dass die Institutionen die Inhalte, Strategien und Ziele ihrer 
Projekte eigenständig festschreiben anstatt sie an mögliche Sponsoren zu binden. 
Vielleicht könnte man Sponsoring noch transparenter machen und dadurch 
größere Anreize für wirtschaftliche Unternehmen schaffen. Die einzelnen Pro-
jekte verdeutlichen, dass Erfolge in der Kulturvermittlung dann möglich sind, 
wenn feste Räume (wie beispielsweise ein Stadtteil) abgesteckt werden, die es 
zu „bespielen“ gilt. In diesem Rahmen können dann auch Erfolge erlebt und 
honoriert werden.

Trotz geballter Fachkompetenz entstand an den einzelnen Tischen leider sehr 
wenig offene Diskussion, vielmehr wurde Networking betrieben und auch die 
Teilnehmer wollten von ihren eigenen Erfahrungen und Projekten berichten, 
sodass wenig an gemeinsamen Lösungsansätzen und Ideen gearbeitet wurde. 
Dabei wären gerade diese notwendig, damit Ackermanns Vision, die sie prä-
gnant auf dem Abschlusspodium formulierte, Wirklichkeit werden kann: Wir 
müssen voneinander lernen und dieses Lernen aushalten. Nur so können wir 
der Zukunftsvision, dass mehr Menschen Kunst lieben, näher kommen.

Larissa Hennig Seit SS 2013 Studium der Schulmusik mit Hauptinstrument 
Gesang an der Staatlichen Hochschule für Musik und Darstellende Kunst 
Stuttgart und Germanistik an der Universität Stuttgart, wo sie 2015 bereits 
ihr Geschichts-Studium erfolgreich abgeschlossen hat.

Sabrina Klamt Seit SS 2013 Studium der Schulmusik und seit SS 2014 des 
Bachelor Musik mit Hauptfach Flöte bei Antje Langkafel an der Staatlichen 
Hochschule für Musik und Darstellende Kunst Stuttgart sowie der Mathematik 
an der Universität Stuttgart (Vaihingen).

Tobias Müller Seit SS 2013 Studium der Schulmusik und des Bachelor Musik 
mit Hauptfach Fagott bei Prof. Marc Engelhardt an der Staatlichen Hochschule 
für Musik und Darstellende Kunst Stuttgart.
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5	 �Forum III 
Beitrag der Freien: Können Künstler es besser?
Wie können sich die Künste ohne „institutionelle 
Struktur“ und einzelne Künstler an einem Struktur-
bildungsprozess beteiligen?

Moderation
Prof. Dr. Johannes Bilstein, Professor für Pädagogik, Kunstakademie  
Düsseldorf

Beiträge
1. �„Streetcollege“ – Musikprojekte mit Berliner Jugendlichen, Olad Aden

2. �Phil, Sophie und Co. – Philosophische Salons für Kinder, Miriam Holzapfel, 
Hamburg

3. �Wir sind jung. Wir sind stark. Mit oder ohne Strukturen, Beate Nelken, 
Kunstlabor Rostock

4. �ACT e. V. – Führe Regie über dein Leben, Berlin, Anna Maria Weber

5. �COMMUNITYart – Kunst für eine demokratische Kultur der Gleichwertig-
keit, Annette Dorothea Weber, Community art Center mannheim

Einführung
Prof. Dr. Johannes Bilstein 

Immer noch können wir mit unserem breiten und großen und teuren Bildungs-
system nicht garantieren, dass alle alles lernen. Eines der wirklich nieder-
schmetternden Ergebnisse der PISA-Untersuchungen ist ja genau diese  
Erkenntnis: Dass es auch im weltweiten Vergleich kaum ein anderes Bildungs-
system gibt, in dem Kinder mit schlechten Ausgangsbedingungen – wir nennen 
die dann „bildungsfern“ – so geringe Chancen haben, an den Segnungen  
unserer hoch entwickelten Zivilisation teilzuhaben. 

Immer weiter sind viele draußen: dass allen alles gelehrt wird, davon sind wir 
weit entfernt. Und dass – wenn schon das Gleichheitsversprechen der Franzö-
sischen Revolution nicht eingelöst werden kann – wenigstens eine Gleichheit 
der Chancen geboten würde: auch davon kann immer noch keine Rede sein.

Hier stellt sich die Frage, ob die Künste mehr können. Lange schon hält sich 
der Verdacht oder genauer: die Hoffnung, dass die Künste und die Künstler 
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auf besondere Weise dazu beitragen können, dass „alle“ – also auch diejenigen, 
die zunächst außen vor sind – zur kulturellen, politischen und ökonomischen 
Teilhabe geführt werden. Viele der Barrieren, die im Regelbetrieb unseres 
Schulsystems Partizipation erschweren, wirken im Bereich der Kulturellen Bil-
dung nicht oder nur in geringem Maße. Das hängt nicht zuletzt damit zusam-
men, dass hier oft andere Ausdrucksmittel als die Sprache in Kraft sind. 
Sprach-Barrieren – immer weiter die wirksamsten Hürden für wirkliche Parti-
zipation – gibt es hier oft nicht.

Die Ausgangsfrage dieses Forums ist also, ob und inwieweit gerade die Künste 
und die Künstlerinnen und Künstler dazu beitragen können, unbedingten 
Zutritt zu unserer Kultur für alle zu ermöglichen.

Können die, die Freien, vielleicht etwas, was das große und so sehr geregelte 
Bildungssystem eben nicht schafft?

 
Dokumentation 
Miriam Klüglich, Katharina Reid, Muriel Weißmann, Studierende der Staat-
lichen Hochschule für Musik und Darstellende Kunst Stuttgart

„Können Künstler es besser?“ – „Natürlich, denn sie sind doch die wahren 
Künstler!“ Auf solche Klischees wurde in den Diskussionen des Forum III von 
Anfang an verzichtet. Als freie Künstler wurden diejenigen bezeichnet, die 
nicht fest an einer Institution angestellt sind. Oft arbeiten sie zusätzlich  
nebenberuflich für die Vermittlung ihrer Kunst.

Was reizt und motiviert sie an der Arbeit mit Kindern und Jugendlichen? 
Warum werden sie zusammen mit ihnen zu Philosophen? Wie gelingt es, Kin-
der und Jugendliche aus allen Bildungsschichten und aus allen Ecken der Welt 
zu Autoren, Choreographen oder Komponisten und zu Bildenden Künstlern 
werden zu lassen?

Egal, wie alt man ist, glühen für etwas könne man immer, postuliert Beate 
Nelken. Und dann könne man Energie weitergeben. Die anwesenden Künst-
ler möchten ihre Flamme übertragen und dabei ginge es ihnen nicht allein 
darum, Kinder und Jugendliche nur teilnehmen zu lassen, sondern sie selbst 
zu Akteuren der Kunst zu machen, die Grenzen zwischen Lehrenden und 
Lernenden zu verwischen und dabei einen künstlerischen Prozess anzuregen.

Projekte wollen finanziert werden
Oft stellt die Finanzierung solcher Ideen freischaffende Künstler vor eine  
Herausforderung. Zwar stehen viele Stiftungen, Fonds und andere Möglich-
keiten zur Verfügung, aber diese institutionellen Strukturen sind nicht pass-
genau auf die Arbeit und die Bedürfnisse freier Künstler ausgerichtet. Auf dem 
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Weg zwischen der Idee und dem praktischen Projekt erschweren starre Struk-
turen die Arbeit: Die Künstler möchten den Kindern einen Rahmen zur 
künstlerischen Auseinandersetzung geben – damit der Arbeitsprozess tatsäch-
lich im Vordergrund stehen kann, sollten sie jedoch auf Strukturen zurück-
greifen können, die ihnen wiederum erleichternde Rahmenbedingungen bieten. 
Dabei spielt die gesicherte Finanzierung eine wichtige Rolle. 

Für die Realisation eines Projekts wenden sich Freischaffende in der Regel 
zunächst an Sponsoren. Im Sinne der Nachhaltigkeit von Projekten im Bereich 
Kunst und Bildung ist eine strukturelle Anbindung zumindest äußerst hilf-
reich, wenn nicht notwendig. Konkret: Ein Projekt eines einzelnen Künstlers 
oder einer Künstlerin kann zwar über viele Jahre hinweg nur an eine Person 
gebunden laufen, Nachhaltigkeit wird jedoch über Jahrzehnte gedacht. Ist das 
Projekt erst strukturell verankert, sind die didaktischen Materialien und alle 
Projektideen und Arbeitsmaterialien vor Ort hinterlegt, kann es vom einzelnen 
Künstler unabhängiger weitergeführt werden. 

Das beispielhafte Projekt Act e. V. – „Führe Regie über dein Leben“ – aus Berlin, 
das Anna Maria Weber vorstellte, wird von den Künstlern, die es ins Leben 
gerufen haben, als Verein organisiert. Dadurch kann eine langfristige Förde-
rung sichergestellt werden. Jedes der Projekte mit Jugendlichen ist auf ein Jahr 
gemeinsame Arbeit ausgerichtet, während dessen die Teilnehmer und die Pro-
jektleiter aus einzelnen Projekt-Bausteinen nach und nach ein Theaterstück 
konzipieren und schließlich aufführen. Die Jugendlichen sind am Prozess  
aktiv beteiligt und entwickeln das Ergebnis gemeinsam.

Im Sinne eines Kunstprozesses, der in der Mitte der Gesellschaft den gesell-
schaftlichen Wandel begleitet, bieten nachhaltig geplante Projekte wie das 
oben genannte der Kunst die nötige Freiheit und den richtigen Platz, an dem 
sie wirksam werden kann. Genau so, bemerkte eine Forumsteilnehmerin, stelle 
sie sich idealerweise die Einbettung von künstlerischen Projekten und die An-
regung zur Bewusstseinsveränderung in der Gesellschaft vor. Ein reibungsloses 
Ineinandergreifen von vorhandenen Strukturen mit der Arbeit der Freischaf-
fenden ist jedoch selten.

Viele Teilnehmer des Forums berichteten aus eigener Erfahrung, dass sich bei 
der Beantragung von Fördermitteln viele Hindernisse in den Weg stellten: 
Überflüssige Bürokratie, Zeitverlust durch umfassende Antragsformulare und 
das gleich für mehrere Vertragspartner – Fördermittel zu akquirieren koste 
Nerven, beginnend bei der Antragstellung, über die Suche nach Spendern und 
Sponsoren bis hin zur Werbung um Fördermitglieder. Hinzu komme, dass 
meistens gleich zu Beginn dazu aufgefordert werde, den genauen Projektver-
lauf zu skizzieren und Ziele zu benennen. Dass es dem gegenüber den Künst-
lern häufig darum gehe, einen Prozess anzuregen und zu begleiten ohne ein 
Ergebnis im Voraus festlegen zu wollen, sei nicht vorgesehen. Auf diese Weise 

› �Act – Führe Regie über dein 
Leben!

http://www.mitspielgelegenheit-berlin.de
http://www.mitspielgelegenheit-berlin.de
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verginge kostbare Zeit – ein möglicher Grund, warum sich freie Künstler 
vorher ganz genau überlegen, ob sich die Mühe und der Aufwand eines An-
trags zur Finanzierung lohnen.

Es gibt aber auch positive Kooperationen: Für Annette Dorothea Weber aus 
Mannheim läuft die Arbeit mit kommunalen Geldgebern viel reibungsloser 
und weniger kompliziert ab als mit bundesweit agierenden Förderern. Ihr 
COMMUNITY art CENTER in der Mannheimer Neckarstadt wurde im Rahmen 
eines Städtebauförderungsprogramms eröffnet, gedacht als eine Begegnungs-
stätte für die Neuzuwanderer. Es ist ein Ort, an dem man Kunst erleben und 
zugleich Teil eines Prozesses sein kann.

Doch woran liegt es, dass diese Kooperation einfacher gelingt als so manch 
andere? Auf kommunaler Ebene ist es wahrscheinlicher, dass die Verantwort-
lichen die projektleitenden Künstler kennen und ihre Arbeit einschätzen kön-
nen. Bei großen, bundesweiten Stiftungen und Fonds hat der Antrag eines 
Projekts im kleinen Rahmen sicherlich weniger Chancen, beachtet und geneh-
migt zu werden. Daraus könnte die Forderung an große Geldgeber resultieren, 
kleineren Projekten mehr Vertrauen entgegenzubringen. 

Wenn solche Zusammenarbeit jedoch gar nicht erst gesucht wird, öffnet sich 
ein anderes Problemfeld: Stellen Künstler, beispielsweise auf Grund von Zeit-
mangel, keinen Antrag und bieten stattdessen ihre Arbeit ehrenamtlich an 
(was insbesondere dann häufig geschieht, wenn sie hauptberuflich auf einem 
anderen Sektor Geld verdienen), dann verkaufen sie sich oft unter Wert und 
laufen dabei sogar noch Gefahr, in der Gesellschaft an Anerkennung zu ver-
lieren. Die Gesellschaft muss lernen, die Arbeit der Künstler nicht als Selbst-
verständlichkeit anzunehmen, gerade deshalb sind neben einer gesicherten 
Bezahlung in jedem Fall Feedback und Wertschätzung wichtig.

Die Künstler, die Kinder und die Erwachsenen
Hierbei kommt die möglichst frühe Anbindung an die Teilnehmer begleitende 
Erwachsene ins Spiel. Im Forum wurde ausdrücklich der Wert der Zusam-
menarbeit mit den Eltern der Kinder und Jugendlichen betont. Aus Kinder-
augen schlüpfen Erwachsene automatisch in eine Vorbildrolle. Dies stellt 
durchaus zusätzliche Herausforderungen an die Planung und Durchführung 
von Projekten, denn eine solche Beteiligung der Eltern kann unterschiedlich 
gestaltet werden. Ob sie vor Projektbeginn einen ausführlichen Brief be
kommen oder selbst eingeladen werden, mit ihren Kindern in einem bereit
gestellten Rahmen gemeinsam zu erkunden, was es in künstlerischem Umfeld 
zu entdecken gibt – viele Möglichkeiten tun sich auf. 

Eine andere Gruppe der erwachsenen Bezugspersonen im Umfeld von Kindern 
und Jugendlichen sind Lehrer. Dass die Zusammenarbeit der freien Künstler 
mit Lehrern an Schulen deshalb schwierig sein kann, weil die einen „ganz 

› �Community art Center 
Mannheim

http://www.communityartcenter-mannheim.de
http://www.communityartcenter-mannheim.de
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Künstler“ und die anderen „ganz Pädagogen“ sind, ist abwegig. Allerdings 
klang in der Diskussion schon leise an, dass sich manch einer schwer tut, vor 
den pädagogisch motivierten Fragen der Lehrer alles künstlerische Tun zu 
rechtfertigen. Eben in der Freiheit, im Entdeckenlassen, in der Ungewissheit 
um Ergebnisse und konkrete Ziele liege der Mehrwert der Arbeit von Künst-
lern mit Kindern und Jugendlichen. Gerade im Hinblick auf Nachhaltigkeit 
ist wichtig, dass Kinder und Jugendliche über das einzelne Projekt hinaus 
weiterhin mit Kunst in Berührung bleiben. Dafür sind vor allem diejenigen 
verantwortlich, die eine Vorbildfunktion für die Kinder und Jugendlichen 
haben.

Auf der anderen Seite wies Beate Nelken darauf hin, dass die Rolle derjenigen, 
die Kinder und Jugendliche auf ihrem Weg begleiten, auch nicht überschätzt 
werden dürfe. Der gesellschaftliche Wandel werde durch die junge Generation 
in jedem Fall vollzogen, eine neue Gesellschaftsstruktur werde auch ohne 
Wegbegleiter entworfen. Und an dieser selbstverständlichen Entwicklung neh-
men die Künstler teil, geben Impulse und Ideen, unterstützen und beobachten 
und leisten so ihren Anteil am Wandel der Gesellschaft. Die „Öffnung“ des 
Angebots in Richtung auf stärkere Partizipation der Kinder sei deren gutes 
Recht, denn die Möglichkeit, selbst mit zu entwickeln, ist für Kinder elemen-
tar wichtig. Dazu soll sie der passende Rahmen inspirieren, dazu sollen die 
Akteure der kulturellen Bildung, die Kunstschaffenden, anleiten. Eindrucks-
voll wurde abschließend an die Motivation der anleitenden Künstler appelliert: 
„Immer in Bewegung bleiben“, so lautet die Formel für eine anhaltende Fähig-
keit, Begeisterung weiterzugeben, denn es gehe ums Menschwerden überhaupt, 
fasste Nelken, die das Kunstlabor in Rostock ins Leben gerufen hat, zusam-
men. Sie stellt Kindern und Jugendlichen einen Rahmen mit vielen Möglich-
keiten (beispielsweise ein Theaterhaus) zur Verfügung, der mit allen Beteiligten 
gemeinsam „geentert“ und danach entdeckt wird. Auf diese Weise kommen 
die jungen Teilnehmer mit einem Ort in Berührung, an dem Kunst entsteht, 
können Prozesse nachvollziehen und selber anstoßen. 

Besonders eindrucksvoll berichtete Miriam Holzapfel von ihrem Projekt Phil, 
Sophie und Co. – „Philosophische Salons für Kinder“. Mit Grundschulkin-
dern geht sie den großen Fragen der Menschheit nach, bei denen es von An-
fang an weder Richtig noch Falsch gibt. Sie bietet den Kindern einen Rahmen, 
in dem sie ihrer Fantasie freien Lauf lassen können. Ihre Meinung behält sie 
für sich und verbindet das Philosophieren häufig mit praktischer Gestaltung. 
Im Sinne eines Geben und Nehmen werden beide Seiten durch Impulse ange-
regt und profitieren von der Begegnung.

Freie Künstler in der Schule
Innerhalb unseres Bildungssystems bildet die Schule eine wesentlich prägende 
Struktur, angefangen von der Grundschule bis hin zu den weiterführenden 
Schulen. Der besondere Reiz der Institutionen für die freie Szene besteht darin, 

› �Kunstlabor Rostock

› �Phil, Sophie und Co

http://kunstlabor-rostock.com
https://philsophieundco.wordpress.com
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dass jedes Kind und jeder Jugendliche per Gesetz dazu verpflichtet ist, sie 
zumindest für eine absehbare Zeit zu besuchen. Das führt zu einer bunt  
gemischten Schülergruppe, die verbindlich anwesend ist. Zwar kann ein frei-
schaffender Künstler (beispielsweise ein Musiker Geigenstunden) Unterricht 
jederzeit privat anbieten, jedoch wird dieser häufig nur von interessierten  
Kindern in Anspruch genommen, deren Eltern die nötigen Mittel besitzen. 
Anhand dieses Beispiels wird deutlich, dass die Schule per se einen Zutritt zur 
Bildung für alle anbietet, da die Schüler unabhängig von Herkunft und finan-
zieller Lage die Lehre in Anspruch nehmen können, beziehungsweise sogar 
müssen. Vor diesem Hintergrund stellt sich die Frage, warum dann nicht mehr 
freie Künstler Zugang zu einer Arbeit mit Schülern erlangen oder sich um 
einen solchen Zugang bemühen – denn mehr als alle Kinder und Jugendlichen 
kann man nicht erreichen.

Um wirklich allen, insbesondere auch bildungsbenachteiligten, Jugendlichen 
Zutritt zu Kunst und Kultur zu gewähren, arbeitet Olad Aden in Berlin auf 
der Straße. Er bewegt sich dort bewusst auf Jugendliche zu und gibt ihnen mit 
seinem Projekt Streetcollege – „Musikprojekte mit Berliner Jugendlichen“ – die 
Möglichkeit, ihren Botschaften in Tanz und in gerappter Musik Ausdruck zu 
verleihen. Damit setzt er dort an, wo die Grenzen der schulischen Einflussnahme 
überschritten sind. Fernab von einem strengen (schulischen) Zeitrahmen bleibt 
in diesem Projekt genug Zeit für gemeinsame Entwicklung. 

Mit Zeit stehen mehrere Anmerkungen in Verbindung, die innerhalb der Dis-
kussionen laut wurden: Projektanfragen, die Schulen an freie Künstler stellen, 
sehen zu wenig Zeit vor, da zum einen die Doppelstunde an sich zu schnell 
vorbeigeht, zum anderen die angedachte Zeitspanne des Projekts zu kurz ter-
miniert wird. Einen gedanklichen Raum zu schaffen, in dem Kunst stattfinden 
kann, braucht oft viel Zeit und mit einer oder zwei Doppelstunden sind den 
Künstlern Grenzen gesteckt, welche die Arbeit mit den Schülern fast unmög-
lich erscheinen lassen. Dazu kommt, dass freie Künstler diese gelegentliche 
und zeitlich begrenzte Vermittlungsarbeit in Schulen beispielsweise durch ex-
terne Sponsoren oder eine andere berufliche Tätigkeit finanzieren müssen, da 
der Staat die Freischaffenden, die im Tandem mit den Lehrern arbeiten, bei 
weitem nicht so gut bezahlt wie die fest angestellten oder verbeamteten Lehrer.

Auf den Prozess kommt es an
Das vermutlich größte Problem in der Kooperation zwischen freien Künstlern 
und Schulen stellt die unterschiedliche Auffassung von Lernen dar. Am Bei-
spiel eines Theaterworkshops an einer Schule lässt sich das gut veranschauli-
chen: Angenommen, zwei Schauspieler erarbeiten mit Schülern sowohl die 
Grundlagen des Schauspiels als auch ein Theaterstück für die Abschlussveran-
staltung, jedoch stellt sich am Ende der Projektlaufzeit heraus, dass das 
Theaterstück zum geplanten Zeitpunkt nicht aufgeführt werden kann, da die 
Kinder noch nicht so weit sind. Dann würden die Schulen und der verant-

› �Brücken bauen – 
Perspektiven ändern

http://www.jugendhilfeportal.de/jugendsozialarbeit/artikel/bruecken-bauen-perspektiven-aendern-ein-gespraech-mit-olad-aden-von-gangway-ev-in-berlin
http://www.jugendhilfeportal.de/jugendsozialarbeit/artikel/bruecken-bauen-perspektiven-aendern-ein-gespraech-mit-olad-aden-von-gangway-ev-in-berlin
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wortliche Lehrer das Projekt doch höchstwahrscheinlich für misslungen er-
achten, da die Theateraufführung als Ergebnis des Projekts nicht zum verein-
barten Zeitpunkt stattfinden kann. Der Künstler hat in ihren Augen das 
Projekt und die Zeit der Kinder verschwendet. Ganz anders würde das Urteil 
der Schauspieler aussehen, denn im Zentrum der Frage nach dem Sinn des 
Projekts steht für sie möglicherweise nicht das Ergebnis, das Theaterstück, 
sondern der Prozess, den die einzelnen Schüler in ihrem künstlerischen Schaf-
fen erfahren. Genau dies wurde in Forum III behandelt und man wurde nicht 
satt zu betonen, dass Künstler hauptsächlich daran interessiert seien, einen 
künstlerischen Prozess bei den Jugendlichen anzuregen und nicht ein mög-
lichst ausgereiftes Ergebnis zu präsentieren. In diesem Zusammenhang hätte 
Lutz Dietzold sicherlich Interessantes berichten können, denn das Projekt 
Schüler entdecken Design, das er vorgestellt hätte, wirbt damit, ein Verständnis 
für gestalterische Prozesse zu vermitteln; leider war Dietzold verhindert.

Über dies hinaus merkten einige Künstler im Forum an, dass sie erst einmal 
Freiraum schaffen müssten, um mit den Jugendlichen und Kindern überhaupt 
einen künstlerischen Prozess beginnen zu können, doch im engen Rahmen der 
Schule sei das kaum möglich.

„Können Künstler es besser?“ 
Und damit zurück zur Frage des Anfangs, die zwar mit einem klaren „Nein!“ 
beantwortet werden kann, jedoch mit einem wesentlichen Zusatz: Sie können 
es anders! Freie Künstler sind vor allem den Kindern und Jugendlichen und 
deren Denkweise näher. Sie fürchten genauso um ihre Zukunft, erfinden sich 
ständig neu und leben meist im Hier und Jetzt. Damit haben sie einen natür-
licheren Zugang zu den Kindern und Jugendlichen. Das spiegelt sich auch in 
ihrer Begeisterung. Ein Künstler würde wohl kaum ein Projekt durchführen, 
von dem er nicht vollständig überzeugt ist, genauso wenig mögen sich Kinder 
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und Jugendliche für einen Inhalt begeistern, der sie nicht interessiert. Vor allem 
scheuen sich Kinder nicht, Fehler zu machen – das gehört zu ihrem Lernpro-
zess dazu. Auch für Künstler ist es essentiell, aus Fehlern Schlüsse zu ziehen, 
um sich weiterentwickeln zu können. Entscheidend dabei ist für sie der Prozess, 
nicht das Ergebnis. Sie haben im Prinzip erst einmal nichts zu verlieren.

Wenn es freien Künstlern gelingt, sich den Spaß zu erhalten – mit Spaß macht 
die Arbeit keine Arbeit – wird es ihnen gelingen, authentisch zu bleiben und 
hin und wieder die Perspektive zu wechseln. 

Die Künstler seien im Jetzt die Zukunft der Kunst, wie es dann weitergehe, 
bestimme die junge Generation, räumt Beate Nelken ein. Und welche Rolle 
nehmen in diesem Konzept die Strukturen ein? Sie werden gebraucht, um das 
Geld zur Verfügung zu stellen; mehr wird ihnen aber nicht zugeschrieben. 
Bezeugungen der Anwesenden legen nahe, dass allzu häufig der Spaß und die 
Suche nach dem Sinn der strukturellen Verzweigungen außen vor bleiben, dass 
die Angst davor, Verantwortung zu übernehmen, mutige Investitionen verhin-
dert. Die Rolle der geradezu bittstellenden Künstler sei es, zu irritieren, um die 
starren Strukturen möglicherweise aufweichen zu können. Wenn sich die  
freien Künstler ihrerseits mit mehr Durchsetzungsvermögen und Ausdauer für 
ihr Projekt einsetzten und auf der anderen Seite die geldgebenden Institutionen 
mit mehr Mut Projekte auswählen und Fördermittel bereitstellten, wäre schon 
ein großer Schritt getan.

Miriam Klüglich Seit WS 2012/13 Studium der Schulmusik und seit SS 2013 
des Bachelor Musik mit Hauptfach Violine bei Prof. Christian Sikorski an der 
Staatlichen Hochschule für Musik und Darstellende Kunst Stuttgart sowie der 
Romanistik an der Universität Stuttgart.

Katharina Reid Seit WS 2010/11 Studium der Schulmusik, zunächst mit 
Hauptinstrument Viola bei Paul Pesthy, Rüdiger Spuck und Christoph Klein, 
seit SS 2014 mit Horn bei Christoph Eß, bei ihm seitdem auch im Bachelor 
Musik mit Hauptfach Horn an der Staatlichen Hochschule für Musik und 
Darstellende Kunst Stuttgart und daneben Anglistik an der Universität Stuttgart.

Muriel Weißmann 2012–13 Vorstudentin an der Hochschule für Musik und 
Darstellende Kunst Frankfurt am Main, seit WS 2013/14 Studium des Bachelor 
Musik mit Hauptfach Viola bei Prof. Andra Darzins an der Staatlichen Hoch-
schule für Musik und Darstellende Kunst Stuttgart, 2014 Finalistin des August 
Dombrovski 8th International Competition (Riga).
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6	 �Forum IV 
Ideen für die Fläche:  
Chancen schaffen im ländlichen Raum
Lassen sich Lösungen für die Entwicklung von 
Chancengerechtigkeit für den ländlichen Raum 
finden?

Moderation
Ulf Großmann, Koordinator der Netzwerkstelle Kulturelle Bildung im Kultur
raum Oberlausitz-Niederschlesien

Beiträge
1. �Neue Musik im ganzen Land: Die Jugendprojekte des IMPULS-Festivals in 

Sachsen-Anhalt, Almut Fischer, Künstlerische Leitung

2. �„Künste, die die Welt bedeuten“ – kulturelle Bildung im bayernweiten  
Netzwerk STADTKULTUR, Dr. Christine Fuchs

3. �„Grenzgeschichten – crossing borders“/Crossmediales Storytelling-Projekt 
für Jugendliche der Stiftung Zuhören, Gundula Iblher

4. �Rettet die sterbenden Arten: Oper in der Fläche, Arnold Schrem, Wander
oper Brandenburg

5. �Kulturelle Bildung im Kulturraum: Fläche braucht Struktur, Ralf Seifert, 
Sächsisches Kultusministerium

Dokumentation
Johanna Pommranz, Christina Töws, Studierende der Staatlichen Hochschule 
für Musik und Darstellende Kunst Stuttgart

„Vor dem Hintergrund des demografischen Wandels, der sich ja bekannter
maßen vollzieht, sollte man dem ländlichen Raum mehr Aufmerksamkeit 
widmen. Wir sollten diesen nicht nur beklagen, sondern uns Gedanken dar-
über machen, wie wir mit den geborenen Kindern umgehen.“ Mit diesen Wor-
ten eröffnete der Moderator Ulf Großmann, Koordinator der Netzwerkstelle 
Kulturelle Bildung im Kulturraum Oberlausitz-Niederschlesien, das Forum IV 
unter der Leitfrage „Lassen sich Lösungen für die Entwicklung von Chancen-
gerechtigkeit für den ländlichen Raum finden?“. Dabei ging es, wie gleich zu 
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Beginn klargestellt wurde, nicht darum einen Erfolgsbericht zu erzielen, sondern 
Ideen zu sammeln.

Exemplarisch für mögliche Problemlösungen standen sechs Projekte und  
Modelle auf dem Programm, deren Leiter bzw. Vertreter sich in diesem Forum 
zusammengefunden hatten, um ihre Erfahrungen mit den weiteren Kongress-
teilnehmern zu teilen, Anregungen zu vermitteln und zu erhalten.

Almut Fischer, künstlerische Leiterin der Jungendprojekte des IMPULS-Festivals 
in Sachsen-Anhalt, ermöglicht seit 2008 Jugendlichen zwischen 13 und 20 
Jahren aus urbanen und ländlichen Regionen Sachsen-Anhalts ein besonderes 
ganzheitliches Erleben von Neuer Musik.

Einen anderen Ansatzpunkt bietet der Verein STADTKULUR Netzwerk bayerischer 
Städte, deren Geschäftsführerin und Projektleiterin Dr. Christine Fuchs u. a. 
das Bildungsprojekt „Künste, die die Welt bedeuten“ vorstellte. Dieses be
inhaltet die finanzielle Unterstützung interkultureller, nachhaltiger Projekte 
für Schüler, die von professionellen Künstlern geleitet und durchgeführt werden. 
Der Verein ist dabei nicht Ideenspender, sondern Investor und Ermöglicher.

„Grenzgeschichten – crossing borders“ ist ein Storytelling-Projekt der Stiftung 
Zuhören, das durch den crossmedialen Zugang eine neue Möglichkeit bietet, 
bundesweit Chancen im ländlichen Raum zu schaffen. Die Initiatorin und 
Projektleiterin Gundula Iblher bot einen Einblick in ihre Zusammenarbeit 
mit den Schülern, deren Ergebnisse für alle zugänglich auf der Website des 
Vernetzungs- und Kooperationsprojekts zu finden sind. Die Geschichten han-
deln von historischen Ereignissen und thematisieren alle Arten von Grenzen 
wie beispielsweise Länder-, Religions- oder gesellschaftliche Grenzen. 

Das Flüchtlingsprojekt der Akademie Schloss Rotenfels konnte aufgrund einer 
kurzfristigen Absage der Referentin Ingrid Merkel nicht vorgestellt werden. 

„Wenn das Land nicht in die Oper kommt, dann kommt die Oper in das 
Land!“ Unter diesem Motto steht die Arbeitsweise der Wanderoper Branden-
burg. Arnold Schrem beabsichtigte mit der Gründung seiner Oper, dem Ver-
fall der Musiktheater entgegenzuwirken. Professionell ausgebildete Künstler 
führen in Miniaturbesetzung (nicht auf Originalinstrumenten) und mit sehr 
geringem Etat, Opern auf Deutsch zur Unterrichtszeit direkt vor Ort im 
Schulgebäude auf. 

Das sächsische Kulturraumgesetz, das von Ralf Seifert, Referent für Kulturel-
le Bildung im Sächsischen Staatsministerium für Wissenschaft und Kunst, 
vorgestellt wurde, hat durch seinen dezentralen Ansatz ein bundesweites  
Alleinstellungsmerkmal. Akteuren vor Ort wird die Möglichkeit gegeben, 
selbst zu entscheiden, was im Bereich kultureller Bildung unterstützt werden 

› �Impuls-Festival

› �Stadtkultur Bayern

› �Grenzgeschichten

› �Wanderoper

› �Kulturraumgesetz

http://www.impulsfestival.de/2015/juegendprojekt
http://www.stadtkultur-bayern.de
https://grenzgeschichten.wordpress.com/wir-uber-uns
http://wanderoper.de
https://de.wikipedia.org/wiki/S%C3%A4chsisches_Kulturraumgesetz
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soll. Der Leitgedanke dabei ist, dass die acht Kulturräume vor Ort einen besse-
ren Einblick in die aktuelle kulturelle Bildungssituation haben und deswegen 
besser abwägen können, was zur Verbesserung der Situation beitragen kann 
und finanziell unterstützt werden sollte, als das weiter entfernte zentrale  
Ministerium. 

Somit vereinten sich in diesem Forum Vertreter aus den Bereichen Musik
theater, Medien und öffentliche Verwaltung aus Land und Kommune bis hin 
zur Einzelinitiative.

1. Was ist der ländliche Raum?
Obwohl das Forum IV auf den ländlichen Raum ausgelegt war, wurde der 
Begriff „ländlicher Raum“ bis zum Schluss nicht geklärt. Jeder schien für sich 
eine eigene Definition zu haben, die nicht unbedingt mit der der anderen 
deckungsgleich war. So war es kein Wunder, dass die letzte Frage des Vertreters 
dieses Forums: „Was ist der ländliche Raum?“ bei seinem Resümee im Rahmen 
des Schlusspodiums für allgemeine Erheiterung sorgte. Im Allgemeinen spricht 
man ab 20.000 Einwohnern von einer Stadt.7 Demzufolge bezeichnet „der 
ländliche Raum“ all die Regionen, deren Einwohnerzahl unter dieser Grenze 
liegt.

1.1 Fokussierung auf den ländlichen Raum
Nicht alle Projekte des Forums waren primär auf die Förderung des ländlichen 
Raums ausgelegt, doch haben zumindest alle das Potential, zur Verbesserung 
der Situation auch im ländlichen Raum beizutragen. 

Das Kulturraumgesetz Sachsens ist als politisches Modell besonders darauf aus-
gelegt. Durch die Eigenverantwortlichkeit der Kommunen vor Ort, die ihnen 
dieses Gesetz zusichert, wird Ralf Seifert zufolge die Qualität der Arbeit im 
Bereich der kulturellen Bildung gesteigert. 

Auch die Wanderoper hat mit ihrem Ziel, die Oper zu retten, den ländlichen 
Raum fokussiert. Indem sie in jeder Ortschaft Brandenburgs aufzutreten ver-
sucht, möchte sie möglichst vielen Bürgern die Vorzüge und Schönheit der 
Oper und des Theaters nahebringen, um das allgemeine Interesse und die 
Anerkennung von diesem Kulturgut wiederzubeleben. 

Ebenso hat Almut Fischer die Vision, durch ihre Projekte wirklich alle Jugend-
lichen Sachsen-Anhalts an das Musiktheater und die Neue Musik heranzu-
führen. Im Bewusstsein der Benachteiligung des ländlichen Raums, dessen 
weitere Wege und weniger gut ausgebaute Infrastruktur eine Zugänglichkeit 
zu Projekten erschwert, engagiert sie sich durch Werbung gerade im ländlichen 
Raum, durch Aufführungen in kleineren Städten und bei der Mobilisierung 

7	 › Definition Stadt Stand: 27.06.15

http://m.wirtschaftslexikon.gabler.de/Definition/stadt.html
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der Jugendlichen, damit diese die Probenorte erreichen können. Dabei ist es 
unabdingbar, bei der zeitlichen Planung der Proben die zum Teil komplizier-
teren Anfahrtswege mit einzuplanen. 

Das crossmediale Storytelling-Projekt soll die Jugendlichen zum Zuhören in 
allen Bereichen und zu einem kompetenten Umgang mit Medien animieren. 
Da Geschichten nicht an Stadt oder Land gebunden, sondern überall auffind-
bar sind, bietet das Projekt auch viele Umsetzungsmöglichkeiten in den länd-
lichen Gebieten. So kam es auch schon zu Projektdurchführungen „im  
Nirgendwo“, wie es Gundula Iblher beschrieb.

Der Verein STADTKULTUR würde es begrüßen, mehr Projekte in ländlichen 
Regionen unterstützen zu können. Das Problem der Umsetzung besteht aller-
dings darin, dass die initiierenden Künstler vorwiegend in Städten agieren.

2. Ergebnisse der Gesprächsrunden
Als Leitfaden des Kongresses galt es, in allen Foren folgende Punkte zu be-
rücksichtigen: Beteiligung der Kinder, die Rolle der Eltern, die Qualität und 
Nachhaltigkeit der Projekte, den Umgang mit der zunehmenden Migration in 
Deutschland, die Struktur der Projekte, eine Reflexion darüber, welche Aspekte 
Möglichkeiten des Scheiterns beinhalten und schließlich wie die Angebote 
optimiert werden könnten. In den Gesprächsrunden wurde darauf zwar anfangs 
Rücksicht genommen, es kristallisierten sich jedoch im Verlauf der Diskus
sionen andere Schwerpunkte heraus.
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2.1 Erreichbarkeit
2.1.1 Angebots- versus Lerngruppenmobilisierung
Eine Grundsatzfrage, die sich durch alle Projekte zieht, ist die Überlegung, ob 
das kulturelle Angebot den Jugendlichen „direkt vor die Tür“ gebracht werden 
soll, womit das Angebot mobil zu gestalten wäre, oder ob Schüler zu den kul-
turellen Angeboten gebracht werden sollen, womit die Beförderung vereinfacht 
werden müsste. Insbesondere am Thementisch von Ralf Seifert wurde über 
diese Frage diskutiert. Beide Modelle sind in den Projekten vertreten.

Zur Gruppe der Mobilisierung von Angeboten zählen vor allem die Wander
oper und das Storytelling-Projekt. Der STADTKULTUR e. V. bedient sich dieses 
Konzepts, sofern er geeignete Projektideen im ländlichen Raum unterstützt. 
Dadurch können es die Schüler vor Ort wahrnehmen, ohne dabei einen langen 
Weg, der immer mit zusätzlichen Kosten verbunden ist, auf sich nehmen zu 
müssen.

Das Modell Sachsen ist hinsichtlich dieser Frage sehr offen. Für beide Varianten 
lassen sich Projekte finden. Am Thementisch fiel u. a. das Schlagwort „JMB on 
tour“. Hierbei handelt es sich um einen Bus des Jüdischen Museums Berlin, 
welcher zweimal pro Woche Schüler kostenfrei bis zu einem Umkreis von 50 
km zum Museumsbesuch abholt – ein klassisches Beispiel für die Lerngruppen
mobilisierung.

Das Jugendprojekt von Almut Fischer vereint beide Modelle: Zum einen werden 
kleinere Städte ausgesucht, die Merkmale des ländlichen Raums aufweisen. Für 
diese Zielgruppe wird das Angebot mobilisiert, indem Aufführungen und Pro-
ben vor Ort stattfinden. Zum anderen sorgen die Projektverantwortlichen 
dafür, dass die Teilnehmer an Jugendprojekten unentgeltlich mit Bussen oder 
Fahrgemeinschaften zu den Probenorten gebracht werden, wenn diese aus  
logistischen Gründen einmal weiter außerhalb liegen.

Mit solchen Überlegungen zur Mobilität wird der Infrastruktur ein neuer 
Stellenwert zugeschrieben. Sie ist maßgeblich dafür verantwortlich, ob Schüler 
aus ländlichen Gebieten in Projekte eingebunden werden können. Es lohnt 
sich auf jeden Fall, in die Infrastruktur zu investieren, wie in der abschließenden 
Runde auch nochmals betont wurde. Der Grund besteht vor allem darin, dass 
es bereits etablierte Kultureinrichtungen in großen Städten gibt, die viel mehr 
Möglichkeiten bieten.

2.1.2 Kosten – ein Hindernis für Erreichbarkeit?
Nicht alle sind bereit, für ein kulturelles Event viel Geld auszugeben. Zudem 
ist es für viele nicht möglich, dessen sind sich alle Projektleiter bewusst und 
versuchen, hierfür eine Lösung zu finden. Um sich die Wanderoper anzuschauen, 
zahlen die Schüler nur einen Einheitspreis von 3,50 Euro. Die Teilnehmer der 
Jugendprojekte des IMPULS-Festivals müssen kein Geld zahlen, sogar ihr 
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Transport wird finanziert. Ebenso zahlen die Schülerautoren des Storytelling-
Projekts nichts für ihre Projektteilnahme.

2.2 Finanzierung
Um für Schüler die Unkosten so gering wie möglich zu halten, muss es andere 
Strukturen geben, die für die Finanzierung sorgen. Ein Beispiel dafür bietet 
der Verein STADTKULTUR, dessen Aufgabe es ist, solche Projekte (bzw. Anteile 
daran) in Bayern zu finanzieren. Die Herausforderung für ländliche Projekte 
liegt dann darin, für den verbleibenden Betrag Sponsoren zu finden.

Für Projekte in anderen Bundesländern, in denen es keinen Verein gibt, der 
Projekte unterstützen kann, ist die Finanzierung von Projekten eines der 
Hauptprobleme. Arnold Schrem beklagte, dass er für jede Opernproduktion 
aufs Neue darum zittern müsse, ob er genügend Geld zusammentreiben könne. 
Sein Unternehmen finanziert sich ausschließlich aus Fördermitteln. Vom  
Kultus- und Bildungsministerium bekommt er keinen pauschalen Betrag,  
sondern immer nur Geld für das jeweilige Projekt, dessen Höhe jedes Mal neu 
verhandelt werden muss. Somit sind die Fördergelder nie über einen längeren 
Zeitraum hinweg planbar. Da neben diversen Unkosten auch noch die profes-
sionellen Musiker bezahlt werden müssen, reicht das Budget maximal für 20 
Vorstellungen, was bedeutet, dass auf dieser finanziellen Basis nicht alle kleinen 
Dörfer bespielt werden können. 

Auch Almut Fischer hat jährlich mit der Finanzierung ihrer Projekte zu kämpfen. 
Sie bekommt finanzielle Unterstützung vom Land, die jedoch auch nicht aus-
reicht, weswegen immer neue Sponsoren gesucht werden müssen, was sehr 
zeitaufwendig und nervenaufreibend ist.

Eine sichere Finanzierungsquelle würde die Projektleiter wohl nicht nur besser 
schlafen lassen, sondern ihnen auch ermöglichen, sich ganz auf ihre Kreativität 
und den Umgang mit den Jugendlichen zu konzentrieren. 

2.3 Netzwerke
Die mangelnde Koordination lässt sich neben der finanziellen auch auf alle 
anderen Ebenen übertragen, ebenso betroffen sind Mitarbeit, Werbung, Orga-
nisation der Orte, Organisation der Mobilisierung etc. Es gibt zahlreiche  
Gebiete, für die es erleichternd wäre, eine zusätzliche koordinierende Person 
einstellen zu können. In vielen Fällen müssen die Projektleiter deren Arbeit 
zusätzlich stemmen. 

Dies trifft zu 100 Prozent auf Almut Fischer und Arnold Schrem zu. Fischer 
bedauerte die fehlende Offenheit für Zusammenarbeit im ländlichen Raum, 
für die sie lange kämpfen musste, um letztendlich über Jahre hinweg ein Netz-
werk aufbauen zu können, das nun erst die Projektdurchführung erleichtert. 
Persönliche Kontakte sind hierbei der einzige Weg, um Anschluss zu finden.
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Schrem wurde aus dem Publikum vorgeschlagen, sich bereits bestehenden 
Netzwerken und Plattformen anzuschließen, dabei fielen Schlagwörter wie 
„LISUM“ oder die „Bundesstiftung“. Ein anderer Vorschlag lautete, seinen  
Aktionsradius bundesweit auszudehnen, um größere Netzwerke nutzen zu 
können.

In Sachsen gibt es bereits drei installierte Netzwerkstellen, welche sich auf die 
urbanen Kulturräume verteilen. Der STADTKULTUR e. V. fungiert in Bayern 
als solch ein Netzwerk. Er berät, stellt Kontakte her und dient als Angebots-
börse zum Austausch von Veranstaltungen und Informationen.

Da funktionierende Netzwerke und starke Strukturen erleichternd und hilf-
reich sind, ist es sinnvoll, in solche zu investieren. Womöglich würden dadurch 
mehr Projekte mit verbesserter Qualität zustande kommen.

2.4 Zeichen des Verfalls – warum Qualität von so ausschlaggebender  
Bedeutung ist
„Wir sind keine Lösung, sondern nur eine NOTLösung, um dem Zeichen des 
kulturellen Verfalls unserer Gesellschaft entgegenzuwirken“, so Arnold Schrem 
bei seiner Vorstellung des Wanderoper-Modells. Überspitzt formulierte ein 
Thementisch-Teilnehmer, dass dies wie im Mittelalter sei: Man fahre mit dem 
Karren durch das Land und mache Musik. Obwohl durch Schrems Auffüh-
rungen die Oper den Schulen buchstäblich entgegenkommt, stößt er oft auf 
fehlende Kooperation und manchmal sogar auf Ablehnung. Offensichtlich 
findet keine Förderung der Interessen statt. Dadurch wachse laut Schrem eine 
Generation heran, die das Interesse nicht gelernt hat. Umso wichtiger scheint 
die Förderung des Bewusstseins für unsere Kultur. Schrem plädiert für eine 
Begegnung der Schulen mit den Künsten, die sich in einem offiziellen Theater
tag der Schulen realisieren könnte.

Generell fehlt oft eine koordinierende Person (wie auch bei der Finanzierung, 
siehe 2.3), die hilft, das Interesse zu stärken und die einen Adressatenbezug 
herstellt. Diese Aufgabe könnte beispielsweise durch die Schulaufsicht über-
nommen werden. Mit diesem Ansatz könnte die Übersetzungsproblematik 
zwischen Interesse und Angebot überbrückt werden.

Worin sich alle einig waren ist, dass die Qualität eines Projekts oder einer 
Aufführung ausschlaggebend für die Motivation der Schüler sei, weiteren Pro-
jekten oder Aufführungen beizuwohnen. Die Qualität ist in allen vorgestellten 
Projekten gesichert: Bei der Wanderoper sind nur professionelle Sänger und 
Musiker beteiligt (lieber eine kleinere Besetzung, aber ausschließlich professi-
onell). Der STADTKULTUR e. V. finanziert nur Projekte von professionellen 
Künstlern, das Storytelling-Projekt wird professionell begleitet und auch die 
Jugendprojekte des IMPULS-Festivals werden von professionellen Künstlern 
durchgeführt.
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Neben der Qualität sollen auch Themen interessensfördernd ausgewählt werden. 
So versucht Almut Fischer ihre Projekte auf Themen auszulegen, die für alle 
zugänglich sind, z. B. Freiheit oder Heimat.

2.5 Ziele der Projekte
Jedes Projekt und jedes Modell bemüht sich um Nachhaltigkeit, um somit den 
ländlichen Raum zu fördern. Das zeigt allein schon ihr Bewusstsein für Nach-
haltigkeit, der Umfang der Projekte, deren Aufwand, die gewählten Themen 
und der Einzugsbereich der Schüler.

Zu der schon erwähnten Professionalität der Künstler kommt der Aspekt der 
Nachhaltigkeit hinzu, auf die alle Projekte geprüft werden, die von STADT
KULTUR e. V. finanziert werden sollen. „Nachhaltigkeit in der kulturellen  
Bildung setzt besonders prägende Erlebnisse für Kinder und Jugendliche 
voraus.“8 Hinzu kommt die effiziente und ressourcenschonende Organisation, 
die darauf abzielt, mit einem Projekt möglichst viele Jugendliche zu erreichen, 
indem es mehrfach an unterschiedlichen Orten durchgeführt wird.

Die Projekte von Iblher und Fischer erreichen bisher weniger aktiv beteiligte 
Schüler. Das letzte Jugendprojekt von IMPULS wurde von 80 Schülern durch-
geführt, von denen ca. 60 Prozent aus ländlichen Regionen kamen. Gundula 
Iblher kann jährlich acht Projekte à 20 Schülern anbieten. Ihr Ziel ist es, die 
Teilnehmerzahl auszuweiten. 

Ein weiteres erstrebenswertes Ziel ist auch die Ausweitung von interkultureller 
Bildung. Bei den geförderten Projekten von STADTKULTUR e. V. ist dies Vor-
aussetzung. Aber auch alle anderen Projekte bemühen sich um interkulturelle 
Themen und ein interkulturell geprägtes Publikum.

2.6 Scheitern
Wer auf ständige Verbesserung bedacht ist, für den ist es wichtig, Probleme zu 
analysieren und diese gezielt anzugehen. Eines der größten Probleme, das einen 
besonderen Schwerpunkt am Thementisch von Gundula Iblher bildete, ist der 
Zeitmangel bzw. -druck. An die Schule werden generell sehr hohe Anforde-
rungen gestellt und der Alltag an einer Regelschule dauert ohnehin bis zum 
späten Nachmittag. Zusätzliche Projekte, auch wenn sie eine positive und 
nachhaltige Wirkung bei den Schülern erzielen, bauen weiteren Zeitdruck auf. 
Es stellt sich daher die Frage, ob der Lehrplan reduziert werden muss, damit 
kulturellen Projekten mehr Raum gegeben werden kann. Um das Zeitproblem 
zu umgehen, finden viele Projekte blockweise in den Ferien oder an Wochen-
enden statt. Allerdings ist dies auch keine Lösung, da die freien Tage der 
Schüler gezählt sind.

8	 › Stadtkultur

http://www.stadtkultur-bayern.de/attachments/article/2/STADTKULTUR_Landesnetzwerk_2015.pdf
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Weitere Punkte wie Finanzierung, Infrastruktur oder fehlende Netzwerke, die 
oft zum Scheitern führten bzw. führen könnten, kamen bereits zur Sprache.

3. Fazit
Innerhalb der dreieinhalb Stunden wurde an den Tischen viel berichtet und 
lebendig diskutiert. Daraus resultierte ein umfassendes Bild der Probleme und 
Streitpunkte, die im Zusammenhang mit Chancengleichheit von Kindern und 
Jugendlichen in der Stadt im Vergleich zu solchen im ländlichen Raum stehen. 
„Lassen sich Lösungen für die Entwicklung von Chancengerechtigkeit für den 
ländlichen Raum finden?“ – Ländlicher Raum ist nicht gleich ländlicher 
Raum. Überall gibt es unterschiedliche Voraussetzungen, die bestimmte Stärken 
und Schwächen mit sich bringen. Die Probleme, die erkannt wurden, lassen 
sich in keinem Fall mit ein paar Handgriffen lösen. Es sind Prozesse einzuleiten, 
die sich über Jahre hinweg entwickeln müssen, sei es das Aufbauen von Netz-
werken, Finanzierungsstrukturen, der Ausbau von Infrastruktur oder das  
Interesse an Kultur. Das Forum erreichte durchaus sein zu Beginn proklamiertes 
Ziel: Ideen zu sammeln.

Johanna Pommranz 2011-12 PreCollege-Studentin an der Hochschule für 
Musik Karlsruhe, seit WS 2012/13 Studium der Schulmusik mit Hauptinstru-
ment Blockflöte und des Bachelor Musik mit Hauptfach Gesang bei Prof. Ul-
rike Sonntag an der Staatlichen Hochschule für Musik und Darstellende 
Kunst Stuttgart.

Christina Töws 2010-11 Mitglied im Landesjugendorchester Baden-Württem
berg, 2011 Stipendium für 2 Orchesterprojekte der Idyllwild Arts Academy/
CA, 2010-12 Leiterin des Gesangvereins Olnhausen e. V., seit WS 2012/13  
Studium der Schulmusik mit Hauptinstrument Violine an der Staatlichen 
Hochschule für Musik und Darstellende Kunst Stuttgart sowie der Mathematik 
an der Universität Stuttgart (Vaihingen), seit 2013 Leiterin des Aufstrich  
Kammerorchesters e. V.
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7	 �Forum V 
Chancengeberin Schule:  
Sind in der Schule alle gleich? 
Sind in der Schule die Chancen gleich verteilt? 
Kann Inklusion gelingen?

 
Moderation
Cornelia von Ilsemann, ehem. Leiterin des Schulausschusses der KMK

Beiträge
1. �Jedem Kind ein Instrument: ein Weg zu mehr Chancengerechtigkeit?, 

Dr. Thomas Busch, Berlin

2. �Heterogenität bewegt – und geht!, Christoph-Boris Frank, Elbinselschule 
Hamburg

3. �Kulturagenten für kreative Schulen: Öffnung von Schulen und Partizipation 
von Schülern als Schlüssel für mehr Teilhabe?, Sybille Linke

4. �Die Freiburger SchulprojektWerkstatt – kulturelle Projekte für Schulen, 
Christian Schulz

5. �Soziale, individuelle Förderung heißt: Kultur entdecken, erfahren und  
erleben lassen, Ute Seckinger, Fritz-Boehle Schule, Emmendingen

6. �Chancen einer Schule der Vielfalt, Adamantios Tsakiroglou, Landrat-Lucas-
Gymnasium, Leverkusen, Projekt Lehrkräfte mit Zuwanderungsgeschichte 
des Landes NRW

Dokumentation
Miriam Betz, Joachim Schönball, Studierende der Staatlichen Hochschule für 
Musik und Darstellende Kunst Stuttgart

„Sind in der Schule die Chancen gleich verteilt?“ Mit dieser Leitfrage eröffnete 
die Moderatorin Cornelia von Ilsemann das Forum. Sie lenkte zunächst die 
Aufmerksamkeit besonders auf den Zugang zu Kunst und Kultur für Schüler 
und weitete dann den Blick auf die unterschiedlichen Voraussetzungen, die sie 
mitbringen. Es sei Aufgabe der Schulen, auf diese heterogenen Voraussetzun-
gen entsprechend zu reagieren, vor allem mit Blick auf das sozio-kulturelle 
Umfeld, aus dem ihre Schüler kommen. Anschließend fragte von Ilsemann, 
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ob künstlerische Erfahrung die Schüler auch wirklich stark mache und welche 
Rolle dabei ihre Bezugspersonen (Lehrer, Eltern, …) spielen.

Chancen einer Schule der Vielfalt
Der Latein-, Griechisch- und Geschichtslehrer Adamantios Tsakiroglou ist 
Mitglied des 2007 in Nordrhein-Westfahlen gegründeten Netzwerks Lehrkräfte 
mit Zuwanderungsgeschichte. Ca. 30–40 Prozent der Schüler hatten damals  
einen Migrationshintergrund, während es bei den Lehrkräften nur 5 Prozent 
waren. Inzwischen besteht das Netzwerk aus über 700 ehrenamtlichen Mitglie-
dern, die sich dafür einsetzen, dass der Anteil der Lehrkräfte mit Zuwande-
rungsgeschichte steigt. Diese nehmen gerade für Schüler mit Migrationshinter-
grund eine besondere Vorbildfunktion ein und beteiligen sich aktiv an einem 
Prozess gegen institutionelle Diskriminierung. Das Netzwerk setzt dabei direkt 
bei den Schulen an. Es bestärkt Abiturienten mit Migrationshintergrund darin, 
den Lehrerberuf durchaus als Möglichkeit in Betracht zu ziehen. Durch Prak-
tika können sie einen Einblick in den Berufsalltag gewinnen. Das Netzwerk 
unterstützt auch die weitere Ausbildung an Universitäten, an denen Lehramts-
anwärter durch die erfahrenen Netzwerkmitglieder beraten und auf mögliche 
Schwierigkeiten vorbereitet werden. Im Beruf werden Lehrkräfte mit Migrati-
onshintergrund im Rahmen von Fortbildungen zudem weiterqualifiziert.

Tsakiroglou betonte, dass dieses Netzwerk nur durch die Mitarbeit von Schülern 
und Eltern funktioniere. Der Zugang der Schüler zu Bildung hänge größten-
teils von der Sensibilisierung der Eltern ab. In Gesprächen werde ihnen bewusst 
gemacht, dass auch ihre Kinder bei entsprechender Unterstützung die Chance 
haben, bestimmte Berufe und ein bestimmtes Bildungsniveau zu erreichen 
und dass Bildung viele Wege eröffnet. Aus diesem Beratungsprozess nähmen 
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die Eltern außerdem für sich selbst mit, dass sie ihre eigene Kultur in Deutsch-
land durchaus zeigen dürfen und sich nicht verstellen müssen.

Die Teilnehmer kamen darin überein, dass an der Schule noch nicht die er-
wünschte Chancengleichheit herrscht, sowohl auf Schüler- als auch auf Lehrer
seite. Vorurteile prägen, wenn auch nur unterbewusst, den Schulalltag. Zwar 
haben viele Lehrer festgestellt, dass Projekte außerhalb des Lehrplans wichtig 
seien, weil die Schüler an solchen wüchsen. Die Ausführung solcher Projekte 
scheitere allerdings oft an der Überlastung der Lehrkräfte oder an finanziellen 
Hürden. Dieser Aspekt erregte die Gemüter der Diskussionsteilnehmer derart, 
dass sie für einen Augenblick völlig das eigentliche Diskussionsthema Chan-
cengleichheit und Inklusion aus den Augen verloren. Stattdessen wurden Fort-
bildungen kritisiert, die falsche Themen behandelten oder am Wochenende 
stattfänden. Diskutiert wurde auch mehrfach über die tatsächliche Tiefe und 
Nachhaltigkeit der schulischen Projekte. Schließlich kam man zu dem Kon-
sens, dass es am wichtigsten sei, konstruktiv und nicht zu defizit-orientiert mit 
der vorhandenen Vielfalt an Schulen umzugehen.

Jedem Kind ein Instrument: ein Weg zu mehr Chancengerechtigkeit?
Dr. Thomas Busch leitete zwischen 2009 und 2013 zwei Forschungsprogramme 
in Nordrhein-Westfalen (NRW) und Hamburg, die wissenschaftliche Erkennt-
nisse zu dem Projekt Jedem Kind ein Instrument (JeKi) bereitstellen. Dieses 
Projekt soll Grundschulkindern einen einfacheren Zugang zum Erlernen eines 
Musikinstruments ermöglichen. Er brachte somit als Einziger in diesem Forum 
von vornherein auch eine kritische und objektive Sicht von außen auf ein 
Projekt mit.

In NRW sieht das Programm JeKi in Klasse 1 ein vorbereitendes Jahr musika-
lischer Grundausbildung vor, während dessen die verschiedenen Musikinstru-
mente vorgestellt werden. Dieser Unterricht wird im Klassenverband von einer 
Musiklehrkraft und einer Musikschullehrkraft im Tandem geleitet und ist im 
ersten Jahr für die Schüler kostenlos. Ab der 2. Klasse ist die Teilnahme frei-
willig. Jeweils fünf bis sieben Schüler erhalten 45 Minuten Gruppenunterricht 
pro Woche. In den Klassen 3 und 4 erhalten die Kinder zusätzlich Orchester- 
oder Ensembleunterricht.

Das JeKi-Programm in Hamburg schreibt eine dreijährige Teilnahme vor, die 
ebenfalls aus einem vorbereitenden Jahr musikalischer Grundausbildung und 
anschließendem Kleingruppenunterricht besteht. Ein Ausstieg aus diesem Pro-
gramm ist allerdings dort nicht vorgesehen.

In der Gesprächsrunde kamen die häufigsten Ausstiegsgründe in NRW zur 
Sprache und es wurde diskutiert, welches der beiden Projekte chancengerechter 
ist. Aus der von Busch referierten Studie geht hervor, dass jedes Jahr etwa 25 
Prozent der ursprünglich angemeldeten Kinder aus dem Programm aussteigen. 

› �LMZ NRW

http://www.lmz-nrw.de
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Dabei kristallisieren sich folgende Risikogruppen heraus: Familien mit geringem 
Haushaltseinkommen, Familien ohne kulturelle Praxis, Migrationshinter-
grund beider Eltern und niedriger Bildungshintergrund der Eltern. Die Kinder, 
die dabei geblieben sind, zeichneten sich dadurch aus, dass sie über ein hohes 
musikalisches Selbstkonzept verfügten, also von der Musik oder ihrem Inst-
rument überzeugt waren, dass die Musik von den Eltern als relevant eingestuft 
wurde oder dass die Lehrer an der Schule in hohem Maß in das Projekt inte-
griert waren. Die drei erfolgversprechenden Leitgedanken lauten in diesem 
Zusammenhang also „die Kinder motivieren“, „Elternkontakt pflegen“ und 
„Organisation und Vernetzung an Schulen“. In Klasse 5 lernen 10 Prozent der 
Kinder weiterhin ihr JeKi-Instrument, wobei es auch vorkommt, dass Schüler 
das Instrument wechseln und weiterhin Instrumentalunterricht nehmen.

Auf die Fragen „Wie kann man Gerechtigkeit erreichen?“ und „Was ist Gerech-
tigkeit eigentlich?“ wurden unter den Teilnehmern zwei Positionen deutlich:

Die Musikpädagogen waren mehrheitlich der Meinung, dass ein verbindliches 
Modell notwendig sei, um Gerechtigkeit in Bezug auf den Instrumentalunter-
richt zu erreichen. Ein entsprechendes Modell solle die Schüler für drei Jahre 
(nach dem Beispiel Hamburgs) verpflichten und ihnen auch über Abbrüche 
hinweghelfen.

Andere Teilnehmer waren der Meinung, dass Instrumentalunterricht auf Frei-
willigkeit beruhen sollte. Die Kinder sollten über die Teilnahme, Unterbre-
chung oder den Abbruch selbst entscheiden können. Dafür sei eine entspre-
chende Ausbildung der Lehrpersonen notwendig, damit sie Schüler 
gegebenenfalls in schwierigen Phasen unterstützen können.

Heterogenität bewegt – und geht!
Das Erfolgskonzept der Elbinselschule Hamburg, einer inklusiven Grundschule, 
lautet Lernen mit Bewegung: Schulleiter Christoph-Boris Frank und Lehrerin 
Sigrid Skwirblies berichteten über die Entwicklung von einer Problemschule 
in Hamburg Wilhelmsburg zur Vorzeigeschule, die mittlerweile einer Privat-
schule Konkurrenz macht.

Ein Wechsel hat nicht nur im Konzept stattgefunden, sondern auch in der 
Leitung der Schule und durch Umbau der Schulgebäude. Der vorherrschenden 
Heterogenität wird konstruktiv und mit viel Engagement begegnet. Die Elb-
inselschule ist ausgerichtet auf ganzheitliches, vernetztes, fächerverbindendes 
Lernen, die Vermittlung ästhetischer und wertorientierter Grundhaltungen 
und die Unterstützung individueller Lernwege. Um das zu erreichen, arbeitet 
die Schule mit dem „Myrtel und Bo“ Lernsystem, das gezielt auf die Verknüp-
fung von Bewegung und Sprache sowie auf die Verknüpfung von Sprachför-
derung und darstellendem Spiel setzt. So wird im Kunst/Musik-Profil das 

› �Jedem Kind ein Instrument

https://de.wikipedia.org/wiki/Jedem_Kind_ein_Instrument
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ästhetisch-musikalische Lernen z. B. durch Lieder zu Grammatikphänomenen, 
zu Themenbereichen der Mathematik oder des Sachunterrichts unterstützt.9

Das Konzept mit den entsprechenden „Myrtel und Bo“-Materialien wird von 
allen Lehrkräften verpflichtend umgesetzt. Außerdem versucht die Schule, 
Inklusion nicht nur im Sinne der Integration von Kindern mit sonderpädago-
gischem Förderbedarf zu leben, sondern Kindern und Eltern aus unterschied-
lichen Nationen und sozialen Schichten gemeinsame Wege zu eröffnen und 
damit ein gemeinsames Schulethos zu entwickeln.

Das kann man an einem Projekt erkennen, das 2012 organisiert wurde. Nach 
dem Vorbild von „Rhythm is it“ in Berlin erhielten drei Klassen die Möglich-
keit, an einer Generalprobe des Musicals „Lion King“ teilzunehmen, woraus 
sich eine Kooperation mit dem Tänzer und Choreografen Mowabisi Bangiwe 
entwickelte. Er arbeitete regelmäßig mit Klassen des Kultur- und Musik-Zugs 
und entwickelte einen „Elbinselschultanz“, der zweimal aufgeführt wurde und 
die teilnehmenden Kindern veränderte: Schüchterne, zurückgezogene Kinder 
bekamen mehr Selbstbewusstsein und wirkten präsenter, bewegungsauffällige 
Kinder bewegten sich deutlich koordinierter und das Projekt förderte insge-
samt die Integration von Kindern unterschiedlicher Herkunft.

Aufgrund der sehr kleinen Teilnehmergruppe kam keine Diskussion über die 
eingangs gestellten Leitfragen zustande. Es wurde viel mehr über das Erfolgs-
konzept der Schule und dessen Auswirkungen gesprochen. In der Diskussion 
wurde deutlich, dass Schüler, die nach diesem Konzept unterrichtet wurden 
und an wechselnden Projekten teilnahmen, allerdings größere Schwierigkeiten 
mit der Rechtschreibung aufweisen. Schulleiter Frank sieht die Prioritäten an 
anderer Stelle und meinte, er delegiere die Aufgabe des Rechtschreibtrainings 
problemlos an die weiterführenden Schulen. Eine Diskussionsteilnehmerin 
äußerte, sie habe durch dieses Konzept „den Glauben in eine gelingende Schule 
wieder gefunden“.

Agenten vermitteln Kultur – Kulturagenten für kreative Schulen
An vielen Schulen scheitert eine tiefergehende Auseinandersetzung mit Kunst 
und Kultur daran, dass den Lehrern die nötigen Kontakte zu Künstlern fehlen, 
bzw. dass es an Zeit mangelt, neben dem Unterricht diese Kontakte aufzubauen. 
Das Programm Kulturagenten für kreative Schulen unterstützt die Schulen, 
indem es ihnen einen Kulturagenten zur Seite stellt, der als Experte der Ver-
mittlung diese „Connections“ herstellt.

Das auf vier Jahre angesetzte Programm startete im Schuljahr 2011/12, eine 
Verlängerung ist geplant. Insgesamt 138 Schulen werden seitdem von 46 Kul-
turagenten unterstützt, die Programmleiterin Sibylle Linke war als Referentin 

9	 vgl. › elbinselschule

› �Elbinselschule

http://www.elbinselschule.de/konzept-innovation/%C3%BCber-uns/schwerpunkte/lernen
http://www.elbinselschule.de
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zum Kongress angereist. Die Kulturagenten haben das Ziel, dass „die Teilhabe 
an Kunst und Kultur […] fester Bestandteil des Alltags von Kindern und 
Jugendlichen“10 wird. Sie bauen Kooperationen zwischen den Schülern, dem 
Lehrerkollegium und den Künstlern sowie Kulturinstitutionen auf.

In der Diskussion wurde die Frage gestellt, ob es nicht Bestandteil der Lehrer-
ausbildung werden sollte, selbst Kooperationen aufbauen zu können. Dazu 
sagte Linke, dass die Kulturagenten den engen Kontakt zu den Lehrern suchen, 
um ihnen ihre Erfahrung in der Vermittlung weiterzugeben und sie so dazu 
zu befähigen, nach Ablauf des Programms selber Kooperationen aufzubauen. 
Die Kulturagenten sollen keine Konkurrenz sein oder den Lehrern Arbeit ab-
nehmen, sondern die Schulen „öffnen“ und Netzwerke initiieren.

In der Diskussion wurde außerdem gefragt, ob schulische Strukturen das Pro-
gramm nicht behindern würden. Hierzu sagte Linke, dass die Schulen erstens 
freiwillig teilnähmen und somit eine Bereitschaft, die schulischen Strukturen 
zu ändern, vorausgesetzt werde. Außerdem müssten sie vor Beginn des Pro-
gramms einen verbindlichen „Kulturfahrplan“ entwickeln, in dem die Ziele 
der Kooperation festgelegt werden und der eine Blockierung durch schulische 
Strukturen verhindern soll. Viele Schüler entwickelten im Rahmen dieses Pro-
jekts einen ausgeprägten Sinn für Kunst und Kultur und erwarben außerdem 
die Kompetenz, auf einer Metaebene über Kunst und Kultur nachzudenken, 
was Linke anhand von Interviews mit Schülern eindrucksvoll darstellte.

Eine wirkliche Diskussion über die eingangs gestellten Fragen kam jedoch 
auch in dieser Runde nicht auf, stattdessen konnte man bei den Teilnehmern 
ein starkes Interesse am Kulturagenten-Programm bemerken. Viele wollten 
wissen, was man tun müsse, um daran teilnehmen zu können oder wie man 
Kooperationen auch ohne einen Kulturagenten aufbaut. Eine Teilnehmerin 
äußerte den Vorschlag, dass jede Schule einen „Kulturfahrplan“ entwickeln 
sollte, um kulturelle Bildung zu fördern.

Regionale Vernetzungen einrichten – Freiburger SchulprojektWerkstatt
Die Freiburger SchulprojektWerkstatt (FSW), vorgestellt von Christian Schulz, 
vermittelt seit über 30 Jahren zwischen Künstlern und Schulen und beschränkt 
sich auf den regionalen Raum um Freiburg. Das Angebot an Schulen beinhal-
tet Beratungen, Weiterbildungen und Projekte in den Bereichen Darstellendes 
Spiel, Theater, Musik, Kunst, Tanz, Video, Gewalt- und Drogenprävention.11 
An die FSW wenden sich zum einen Künstler, die bestimmte Projekte entwickelt 
haben und nach Schulen suchen, die bereit sind, dieses Projekt durchzuführen, 
und zum anderen Schulen, die ein Projekt in einem bestimmten Kunstbereich 
durchführen wollen. Der Vorteil dieses Systems besteht für die Schulen darin, 

10	 › Kulturagenten Programm
11	 vgl. › Freiburger Schulprojektwerkstatt

› �Kulturagenten Programm

http://www.kulturagenten-programm.de
http://www.freiburger-schulprojektwerkstatt.de/profil/profil_1.html
http://www.kulturagenten-programm.de
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dass sie aus einem Pool von Projekten dasjenige heraussuchen können, das 
ihren Vorstellungen am ehesten entspricht. Außerdem bekommen die Schulen 
bei ihrer Auswahl eine individuelle Beratung; der Vorteil für die Künstler 
besteht darin, dass sie gebührenfrei an Schulen vermittelt werden. Zudem 
begleitet die FSW die Projekte und unterstützt die Künstler begleitend. Sie 
erzielt mit einem schlanken Etat eine große Wirkung in der Vermittlung von 
kultureller Bildung, weshalb von Ilsemann dieses Konzept als besonders nach-
ahmenswert hervorhob.

Eine Diskussion über die Forumsthemen musste auch hier hinter regem Inter
esse an der Einrichtung zurückstehen.

Soziale, individuelle Förderung heißt: Kultur entdecken, erfahren und 
erleben lassen
Die Fritz-Böhle Grund- und Werkrealschule in Emmendingen erarbeitete vor 
sechs Jahren ein Konzept, das die Auseinandersetzung mit Kunst und Kultur 
fördern sollte. Ute Seckinger, Lehrerin und Mitinitiatorin, erläuterte das Kon-
zept, welches vorsieht, dass die Schüler in den Klassen 5 und 6, der sogenann-
ten Orientierungsphase, verschiedene Kunstbereiche kennenlernen. Nach dem 
6. Schuljahr erfolgt eine Festlegung auf einen Bereich, was bei unentschlossenen 
Schülern nicht immer unproblematisch abläuft. In den Klassen 7 und 8 erar-
beiten sie sich spezifische Techniken und Arbeitsweisen ihres Kunstbereiches 
und in der 9. Klasse gelten sie schließlich als „Experten“ in ihrem Bereich und 
erarbeiten eine Abschlusspräsentation.

Künstler kommen wöchentlich an die Schule, um jede Klasse drei Stunden zu 
beraten, anzuleiten und zu inspirieren. Lehrer begleiten diesen Prozess, um 
dem Künstler dabei zu helfen, die Schüler zu motivieren bzw. pädagogisch 
sinnvoll mit ihnen umzugehen. Die Kosten tragen die Stadt, Stiftungen und 
z. T. die Eltern der Schüler.

Die Diskussion fokussierte sich vor allem auf die Fragen, ob es gelinge, die 
Schüler zu Kunst zu verpflichten und wie die Schule mit Verweigerungen 
umginge. Ein Vorteil der Auseinandersetzung mit Kunst besteht laut Seckinger 
in gegenseitiger Motivation und Inspiration. Gefördert werde auch die Fähig-
keit, mit Rückschlägen und Frustrationen, die sich in drei Jahren künstleri-
scher Tätigkeit nicht immer vermeiden ließen, umzugehen. In seltenen Fällen 
komme es vor, dass sich einer der Schüler verweigere und das Projekt nicht 
fortführen wolle. Dann greife ein allen bekannter „Strafkatalog“, der zunächst 
einen dreiwöchigen Ausschluss vom Kunstunterricht vorsieht. Dies bewirke in 
den meisten Fällen, dass die Schüler die künstlerische Tätigkeit vermissen und 
sie danach wieder aufnehmen möchten. Seckinger erinnerte sich nur an einen 
Fall, bei dem eine dauerhafte Suspendierung nötig war. Im Allgemeinen würden 
die Schüler nach Beendigung ihrer künstlerischen Arbeit meist ein positives 
Fazit ziehen und die Zeit als eine bereichernde Erfahrung ansehen.

› �Freiburger 
Schulprojektwerkstatt

› �FBS Emmendingen

http://www.freiburger-schulprojektwerkstatt.de
http://www.freiburger-schulprojektwerkstatt.de
http://www.fbs-emmendingen.de
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Fazit
Die Fragen nach der Umsetzung von Chancengleichheit und dem Gelingen 
von Inklusion, die das Programmheft als Diskussionsgrundlage vorgesehen 
hatte, wurden in den Diskussionsrunden nicht aufgegriffen. Sie beantworteten 
sich aber indirekt, indem die sechs Diskussionsteilnehmer den Kongressteil-
nehmern ihre jeweiligen Erfahrungen referierten. Beispielsweise kann man an 
dem Projekt der Elbinselschule erkennen, dass man durch konstruktiven und 
engagierten Umgang mit Heterogenität Inklusion erreichen kann. Eine kriti-
sche Reflexion über die verschiedenen Ansätze fand nicht statt. Jedem Teil-
nehmer des Forums bleibt es nun selbst überlassen, welchen der verschiedenen 
Ansätze er präferiert und welche Konsequenzen er aus dem Kongress zieht.

In den verschiedenen Diskussionen wurde die eingangs gestellte Frage, ob 
kulturelle Bildung Kinder und Jugendliche für das Leben stark machen kann, 
nur selten aufgegriffen. Trotzdem bildete sich ein Konsens, dass die Auseinan-
dersetzung mit Kunst und Kultur dies sehr wohl bewirkt, allerdings nur, wenn 
die involvierten Personen und Organisationen dies auch langfristig fördern, 
damit sich die neu entwickelten „Strukturen der Ermutigung für Lehrerinnen 
und Lehrer“ – so von Ilsemann während der abschließenden Podiumsdiskus-
sion – etablieren können bzw. ausgebaut werden können; idealerweise in Form 
einer kommunalen, schulnahen Vernetzung, die die Zusammenarbeit zwischen 
Schulen und Künstlern ermöglicht bzw. vereinfacht. Von Ilsemann sagte dazu 
im Rahmen der abschließenden Podiumsdiskussion: „Um diese Impulse zu 
sichern […], braucht es erstens Mut […], auch mal gegen und unabhängig von 
den Strukturen zu agieren, es braucht unterstützende Strukturen als Zweites 
und es braucht hohe Professionalität. Eine Professionalität der Künstler, die 
nicht nur beschäftigen, sondern einen Bildungsauftrag haben, eine Professio-
nalität der Lehrer, die lernen, dass ihre Kinder plötzlich viel mehr können als 
sie vorher vermutet hatten, sodass sich darüber auch die Schule insgesamt zu 
mehr Projektunterricht und zu einem größeren Ernst im Umgang mit Schüle
rinnen und Schülern bewegen lässt.“

Miriam Betz Seit SS 2013 Studium der Schulmusik mit Hauptinstrument 
Violine an der Staatlichen Hochschule für Musik und Darstellende Kunst 
Stuttgart sowie seit WS 2014/15 Französisch an der Universität Stuttgart.

Joachim Schönball Seit WS 2012/13 Studium der Schulmusik mit Hauptins-
trumenten Violine (abgeschlossen 2014) und Dirigat an der Staatlichen Hoch-
schule für Musik und Darstellende Kunst Stuttgart.



159

‹ zurück zum Inhalt

III	 Foren

8	 �Forum VI 
Chancengeber Kindergarten:  
Kunst und Kultur für die Kleinsten 
Wie sieht es mit Chancengleichheit im  
Kindergarten aus?

Moderation
Dr. Gabriele König, Geschäftsführerin, Kinder-Akademie Fulda 

Beiträge
1. �Kinder entdecken Kunst – Kulturelle Bildung im Elementarbereich, Monika 

Demler, Museum Kunstpalast, Düsseldorf

2. �KuBiK – Kulturelle Bildung in Kindertageseinrichtungen. Ein kommunales 
Programm zur Förderung frühkindlicher Kultureller Bildung, Stephan 
Hoffmann, Fachreferent Kulturelle Bildung, Amt für Kultur und Denkmal-
schutz der Landeshauptstadt Dresden 

3. �Chancengerechtigkeit durch Nachhaltigkeit? – Vernetzung von unterschied-
lichen Bildungsinstitutionen ausgehend vom KlavierGarten, Claudia Eckes-
Kohlrautz, Klavier-Festival Ruhr, Essen

4. �Kita adoptiert Denkmal: ein Projekt im sächsischen PEGASUS Programm, 
Doritta Korte, Integrative Kindertagesstätte „Zwergenland“, Reuth

5. �Modell Musikkindergarten: Musik schafft Chancen für alle Kinder – ein 
Plädoyer für neue Ausbildungswege von Erzieherinnen und Grundschulleh-
rern, Linda Reisch, Musikkindergarten Berlin

6. �„Singen – Bewegen – Sprechen“ – Vielfältige Förderung in der Kita als 
Chance für alle, Landesförderprogramm aus Baden-Württemberg, Ruth 
Wörner

Einführung 
Dr. Gabriele König

Bildung ist und bleibt der Schlüssel für die individuelle Persönlichkeitsent-
wicklung und Lebensperspektive jedes Menschen. Bildung muss darauf aus-
gerichtet sein, Kinder und Jugendliche zu Autorinnen und Autoren ihres Lebens 
werden zu lassen. Damit dies gelingen kann, ist es Voraussetzung, dass Kinder 
bereits in jungen Jahren möglichst vielfältige Chancen erhalten, herauszu
finden und zu erleben, wo ihre individuellen Begabungen, Talente, Interessen 
und Neigungen liegen. 
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Dazu gehört auch, ihnen Zugänge zu Kunst und Kultur zu ermöglichen.  
Kindertagesstätten sind hier zweifelsfrei Institutionen, die maßgebliche Im-
pulse setzen können, damit Kinder den Wert kultureller Bildung erfahren und 
schätzen lernen. Der Besuch einer Theateraufführung, eines Museums oder 
einer Ausstellung, einer Bibliothek oder beispielsweise eines Konzerts können 
– gerade in jungen Jahren erlebt und erfahren – nachhaltige Wirkung zeigen. 
Gerade in jungen Jahren sind die Chancen besonders groß, dass kulturellen 
Ereignissen vorurteilsfrei und offen begegnet wird. Gleichzeitig sind Kinder-
tagesstätten, auch wenn ihr Besuch leider noch nicht verpflichtend für alle 
Kinder ist, Institutionen, in denen Kinder aus allen Schichten erreicht werden 
können. In einigen Bundesländern gibt es Bildungs- und Erziehungspläne, die 
die Vermittlung kultureller Bildung explizit einfordern. Unumstritten ist, dass 
es sehr individuell von der jeweiligen Erzieherin und dem jeweiligen Erzieher 
abhängt, welche kulturellen Neigungen sie oder er haben. Darüber hinaus ist 
die Möglichkeit, kulturelle Ereignisse zu besuchen, im ländlichen Raum deut-
lich geringer als in urbanen Zusammenhängen. Damit die Forderungen auch 
tatsächlich Eingang in den Kindertagesstättenalltag finden, muss die Ausbil-
dung der Erzieherinnen und Erzieher diesbezüglich erweitert werden. Nur auf 
dieser Grundlage wird kulturelle Bildung in den frühen Jahren verbindlich 
werden.

Zweifellos kommt umfassende Bildung vor allem dem Individuum zugute: 
Nicht vergessen werden darf, dass auch die Gesellschaft maßgeblich davon 
profitiert. Der Wohlstand unseres Landes hängt wesentlich davon ab, dass 
Heranwachsende ihre Begabungen und Talente wahrnehmen und kennen und 
Berufe ergreifen, in denen sie diese einbringen können.

 
Dokumentation
Lucia Gebath, Angelina List, Studierende der Staatlichen Hochschule für Musik 
und Darstellende Kunst Stuttgart
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Worin liegen die Vorzüge und Chancen von Kindergärten in Bezug auf kul-
turelle Bildung gegenüber anderen Institutionen? Diese Frage stellte die Mode
ratorin Dr. Gabriele König, Geschäftsführerin der Kinder-Akademie Fulda, 
an den Anfang des Forums. Im Kindergarten treffen Kinder bildungsbewusster 
und kulturinteressierter Familien auf diejenigen mit familiär bedingten Start-
schwierigkeiten. Obwohl in Deutschland keine Kindergartenpflicht besteht, 
besuchen 88 Prozent eine Erziehungseinrichtung. Im Alter von drei Jahren 
befinden sich Kinder in der entscheidenden Prägephase ihrer künftigen Ent-
wicklung. Deshalb hat es höchste Priorität, bereits in diesem Alter den Grund-
stein zu ästhetischer und kultureller Bildung zu legen – damit nicht länger nur 
die Herkunft das entscheidende Kriterium für den Zugang zu Kunst und 
Kultur bleibt.

Kinder entdecken Kunst – Kulturelle Bildung im Elementarbereich
Monika Demler stellte das Projekt Kinder entdecken Kunst des Museums 
Kunstpalast Düsseldorf vor, das im Jahre 2010/11 mit 17 Kitas unter der  
Trägerschaft des Paritätischen Wohlfahrtsverbands durchgeführt wurde. Über 
einen Zeitraum von drei Monaten nahmen altersheterogene Gruppen von  
Kindern ab drei Jahren an verschiedenen Angeboten zur ästhetischen Bildung 
teil, die im Vorfeld von Museumspädagogen geplant worden waren. Bei der 
Themenwahl von Projekten für Kinder dieser Altersstufe sei der Bezug zu ihrem 
alltäglichen Leben wichtig, so Demler. Stellvertretend nannte sie hier das 
ebenfalls von ihr durchgeführte Projekt Licht und Schatten, das sowohl im 
Museum als auch in den Kitas selbst stattfand. Die Thematik bot den Kindern 
Raum für sinnliche Erfahrungen und ermöglichte so einen ganzheitlichen und 
prozessorientierten Bildungsprozess.

Ein Ziel des Kunstpalasts Düsseldorf besteht in der Qualitätssicherung kultu-
reller Bildungsarbeit sowie in der Vernetzung des Museums mit den Kitas. Die 
Kooperation gewährleistet ein hohes Maß an Qualität. Zudem profitieren  
sowohl das Museum als auch die Kitas von den durch die Zusammenarbeit 
gewonnenen Erkenntnissen, da sie im direkten Austausch miteinander stehen.

Ein Kunstmuseum als Bildungspartner? Das oft genannte Argument, ein Mu-
seum sei kein Ort für Kinder, da diese dort nichts anfassen dürften, greift nach 
Meinung Demlers nicht mehr. Sie betonte, dass die meist großzügige Archi-
tektur der Museumsräume allein schon einen Erfahrungsraum für die Kinder 
darstelle, in dem sie Erkundungen anstellen und sich diesen somit als gestal-
terisches Umfeld erschließen können. Zudem seien Kinder im Vorschulalter 
durchaus in der Lage, für einen bestimmten Zeitraum die Museumsregeln 
einzuhalten und sich den „Kulturraum Museum“ anzueignen. Zum Abschluss 
jedes Projekts findet im Museum ein Familientag statt, bei dem die Ergebnisse 
vorgestellt werden. Dadurch wird auch eine Vernetzung mit den Familien 
gewährleistet, durch die auch manche Erwachsenen die Schwelle des ersten 
Museumsbesuchs überwinden.
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„Bildungsprozesse zeichnen sich dadurch aus, dass die Kinder entscheiden!“ 
Damit diese Maxime Demlers wirksam werden kann, muss in der frühkind-
lichen Bildung die Offenheit der Kinder für ästhetische Erfahrungen genutzt 
werden. Lediglich Impulse dürften von den Pädagogen gegeben werden. Dies 
war bei Licht und Schatten beispielsweise ein in der Kita zur Verfügung gestellter 
„Impulstisch“, der den Kindern einen experimentellen Einstieg in die Thematik 
ermöglichte und dem Projekt auch im Kindergartenalltag Präsenz verlieh.

Gab es innerhalb der Projekte Kinder entdecken Kunst Hürden, die überwunden 
werden mussten? Demler nannte die Schwierigkeit, die Erzieher davon zu 
überzeugen, dass auch das Museum ein Ort ist, der Bildungsprozesse stimu-
liert, die von dort aus in die Kitas getragen werden können. Grund für die 
fehlende Motivation der Erzieher sei zum einen die dadurch entstehende 
Mehrarbeit, zum anderen die häufig fehlende Zielformulierung der Projekte 
und ihre aufgrund des kurzen zeitlichen Rahmens nicht sofort ersichtliche 
Wirkung. Da jedoch die Nachhaltigkeit solcher Projekte sehr stark von ihrem 
Verlauf nach Projektende abhängig ist, mahnt Demler die Notwendigkeit von 
Partnern an, die Überzeugungsarbeit leisten und plausibel machen, weshalb 
eine solche Mehrarbeit lohnenswert ist und warum auch ein Museum einen 
geeigneten Bildungspartner für die kulturelle Bildung im Elementarbereich 
darstellt.

KuBiK – Kulturelle Bildung in Kindertageseinrichtungen. Ein kommu-
nales Programm zur Förderung frühkindlicher Kultureller Bildung.
Auslöser für das im Jahr 2011 von Stephan Hoffmann, Fachreferent für Kul-
turelle Bildung im Amt für Kultur und Denkmalschutz Dresden, initiierte 
Programm KuBiK war ein Beschluss, der den Eltern die Finanzierung zusätz-
licher kultureller Angebote innerhalb von Kitas verbot – um Chancengleich-
heit zu garantieren. Entweder alle oder keiner sollte die Chance auf kulturelle 
Bildung haben. Nun liegt die Planungshoheit bei den Kitas, doch für die 
meisten stellt sich eine Organisation externer Angebote als äußerst schwierig 
dar – die Auswahl kultureller Angebote ist zu unübersichtlich, der Aufwand 
für die Erzieher zu groß, die Mittel für Honorare sind zu gering.

Hier greift das Programm KuBiK und unterstützt auf kommunaler Ebene die 
Partnerschaften zwischen Kitas und Kultureinrichtungen oder freien Künst-
lern. Kitas des Eigenbetriebs Kindertageseinrichtungen Dresden können sich 
mit selbst ausgewählten Kulturpartnern an KuBiK wenden und ihre Projekt-
ideen vorstellen. Zudem bietet das Programm auch eine Plattform für diejenigen, 
die noch auf der Suche nach einem geeigneten Kooperationspartner sind. Für 
Hoffmann ist es besonders wichtig, den Kitas und vor allem den Kindern die 
Freiheit innerhalb der Projekte zu garantieren und Wahlmöglichkeiten zu lassen. 
Kitas können sich Kooperationskünstler suchen, die ihren Bedürfnissen ent-
sprechen und müssen nicht zwingend „Chinesisch für Kleinkinder“ anbieten. 
Eine kulturell-ästhetische Bildung soll stattfinden – keine Geniebildung, die 

› �Kinder entdecken Kunst

http://www.smkp.de/ueber-uns/geschichte/kulturelle-bildung-paedagogik/
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den Kindern die Freiheit nimmt. Erzieher und Künstler fungieren lediglich als 
Moderatoren, die Angebote machen, die den Kindern sinnliche Erfahrungen 
bieten. Freiheit ist auch innerhalb der gesamten inhaltlichen, zeitlichen, und 
methodischen Planung von großer Bedeutung.

Um trotz aller Freiheit ein hohes Maß an Qualität zu gewährleisten, finden 
innerhalb des Projektrahmens Fachtagungen statt, an denen sowohl die Erzieher 
als auch die Künstler teilnehmen. Hierbei steht vor allem die interdisziplinäre 
Fortbildung im Vordergrund, um ein gemeinsames Bildungsverständnis auf-
zubauen. Dies sei besonders mit Bezug auf die unübersichtliche Erzieheraus-
bildung notwendig, denn aufgrund des durch den Betreuungsanspruch erhöhten 
Bedarfs an Fachkräften wurden auch ungelernte Kräfte eingestellt. Hoffmann 
betonte, dass gerade der Austausch zwischen Pädagogen und Künstlern von 
großer Bedeutung sei, weil durch eine solche Vernetzung auch die Kommuni-
kation unter den Erziehern verbessert wird.

Bis zu zehn Kitas können durch KuBiK jährlich für bis zu zwei Jahre gefördert 
werden – bei einer Zahl von fast 150 Kitas unter der Trägerschaft des „Eigen-
betrieb Kindertageseinrichtungen“ ist das nur der bekannte Tropfen auf den 
heißen Stein. Chancengleichheit findet hier höchstens innerhalb einer Kita 
statt. Jedoch kann ein flächendeckendes Angebot aufgrund mangelnder För-
dermittel nicht erreicht werden und wird laut Hoffmann auch nicht ange-
strebt. KuBiK soll eine Plattform darstellen, die Vernetzung zwischen Erzie-
hungs- und Kultureinrichtungen auf kommunaler Ebene erleichtert. Somit ist 
das Programm ein vorbildliches Modell zur Vernetzung, deren Ausweitung auf 
Landes- oder gar Bundesebene erstrebenswert wäre, um einen nachhaltigen 
Beitrag zur kulturellen Bildung zu leisten.

Chancengerechtigkeit durch Nachhaltigkeit? – Vernetzung von unter-
schiedlichen Bildungsinstitutionen ausgehend vom KlavierGarten
Wie kann man Kinder für die gesamte Welt der Musik begeistern und dabei 
ganzheitlich fördern? Wie kann ein frühkindlicher Bildungsansatz langfristig 
ausgebaut und verankert werden? Claudia Eckes-Kohlrautz, Projektleiterin 
der Little Piano School (LPS) und des KlavierGartens beim Klavierfestival Ruhr, 
beschäftigte sich mit diesen Fragen und entwickelte ein Education-Programm. 
Dabei steht das Motto der italienischen Klavierpädagogin und Begründerin 
der LPS Kim Monika Wright „Let yourself be guided by the child“ im Zent-
rum der ganzheitlichen Bildung. Die Impulse der Kinder sollen unmittelbar 
aufgenommen werden und in die Bildungsarbeit einfließen. Eckes-Kohlrautz 
betonte mehrfach die Notwendigkeit der Vernetzung von Bildungsinstitutionen, 
um einem ganzheitlichen Bildungsansatz gerecht zu werden.

Das Klavierfestival Ruhr baute Kooperationen mit der Folkwang Universität 
der Künste, der Folkwang Musikschule der Stadt Essen und dem Kirchenkreis 
Gladbeck-Bottrop-Dorsten auf. Im Jahr 2006 startete in enger Zusammen

› �KuBiK

http://www.kita-bildungsserver.de/projekte/laufende-projekte/kubik-kulturelle-bildung-in-kindertageseinrichtungen
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arbeit mit der Musikschule Folkwang das erste Projekt LPS. Derzeit werden in 
Kleingruppen etwa 50 Kinder im Alter von zwei bis sechs Jahren zweimal 
wöchentlich für 30 Minuten von Studierenden und Absolventen der Folkwang 
Universität unterrichtet. Mit Hilfe des Klaviers werden die Kinder spielerisch 
an die Musik herangeführt.

Da Angebote der Musikschulen meist von musikbegeisterten Familien wahr-
genommen werden und das Ruhrgebiet starke soziale Brennpunkte aufweist, 
müsste man das Projekt flächendeckend ausdehnen. Seit 2009 wird das Projekt 
ausgehend von der LPS als KlavierGarten in 15 verschiedenen Kitas verwirk-
licht. Durch die enge Kooperation zwischen LPS-Lehrern und den Erziehern 
könne man sich optimal um die Bedürfnisse der derzeit rund 250 Kinder 
verschiedener sozialer und kultureller Herkunft kümmern. Jedes Kind sollte 
an diesem Projekt teilnehmen können, allerdings stellt die Finanzierung gerade 
für bildungsfernere Schichten ein Problem dar, da 25 Prozent der Eltern die 
Beiträge nicht bezahlen können. Daher wurde ein Sozialfonds eingerichtet, 
um die Teilnahme für jedes Kind garantieren zu können. 

Für eine optimale ganzheitliche Bildung ist ein Netzwerk der verschiedenen 
Bildungsinstitutionen, von Kindertagesstätte, Musikschule und Universität, 
unabdingbar und ein erster Weg, um nachhaltig und chancengerecht bestehen 
zu können.

Kita adoptiert Denkmal: Ein Projekt im sächsischen PEGASUS Programm
Das Motto „Unterricht am Denkmal, mit dem Denkmal und für das Denk-
mal“ ist zentral für das Konzept des sächsischen PEGASUS-Programms. Da der 
Freistaat Sachsen diverse Formen von Denkmälern aufweist, lag die Idee sehr 
nahe, dass Schulen Denkmäler adoptieren könnten, um sich mit der Geschichte, 
der Heimat und der eigenen Biographie auseinanderzusetzen. Die Schüler  
sollen analysieren, restaurieren und präsentieren, übernehmen Verantwortung 
und dürfen Quellenarbeit in Archiven betreiben. Die Projektlaufzeit beträgt 
mindestens ein Jahr.

Das erste Mal konnten im Schuljahr 2014/15 die Kleinsten unter den Kleinen 
prämiert werden. Hortkinder der Klassen 1 bis 4 der integrativen Kinder
tagesstätte Zwergenland in Reuth unter der Leitung von Doritta Korte erhiel-
ten mit ihrem Projekt „Gedenken an junge Generationen übergeben – Das 
Kriegerdenkmal in Reuth“ einen Preis. Die Idee zur Teilnahme an diesem 
Projekt weckten die Kinder bei einem Spaziergang, der an einem Kriegerdenk-
mal vorbeiführte, als sie fragten, warum dieser Grabstein denn außerhalb eines 
Friedhofs stehe. Korte und ihr Team bereiteten die Geschichte der Denkmäler 
und das Thema Krieg kindgerecht auf. Wichtig sei es, die Kinder nicht nur zu 
beschallen, sondern sie aktiv mitarbeiten und ausprobieren zu lassen. Eltern 
und Großeltern sollten mit ihren persönlichen Erfahrungen der Heimatge-
schichte in den Erarbeitungsprozess mit einbezogen werden, um die Kinder 

› �Klavierfestival

› �Kindertagesstätte 
Zwergenland

http://www.klavierfestival.de/?id=60
http://www.reuth-vogtland.de/kindergarten.htm
http://www.reuth-vogtland.de/kindergarten.htm
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zu unterstützen. Korte betont, dass dieses Projekt nur mit einem sehr enga-
gierten Netzwerk zu verwirklichen sei. Allerdings müsse man bedenken, dass 
nicht jeder Erzieher dem technischen und organisatorischen Mehraufwand 
positiv gegenüberstehe. Für die Zukunft wünscht sich Korte, dass die Büro-
kratie in den Hintergrund trete, da sonst die individuellen Bedürfnisse der 
Kinder auf der Strecke blieben.

Modell Musikkindergarten: Musik schafft Chancen für alle Kinder – ein 
Plädoyer für neue Ausbildungswege von Erzieherinnen und Grundschulleh-
rern Linda Reisch, die Geschäftsführerin des Musikkindergartens Berlin, 
setzt das Motto des Initiators Daniel Barenboim „Nicht nur Musikerziehung, 
sondern Erziehung durch Musik“ in ihrem Konzept um. Der Musikkinder-
garten in Berlin besteht seit 2005 und kooperiert mit der Staatskapelle und 
dem Staatsopernchor Berlin, indem die Musiker den Musikkindergarten be-
suchen und mit den Erziehern zusammenarbeiten. Allgemeine Bildung soll 
durch Musik gefördert werden, denn Singen- und Hören-Lernen helfen bei 
der Sprachentwicklung sowie auch Musik, Rhythmus und Bewegung die  
Motorik der Kinder unterstützen. Reisch betont, dass Kinder vor allem sinn-
lich und durch Wahrnehmung lernen und somit die Künste am besten dafür 
geeignet seien. Für Chancengleichheit sei die Musik besonders wichtig, da sie 
vor der Sprache bestehe. Reisch hält es für wünschenswert, das skandinavische 
Vorbild auch in Deutschland zu verwirklichen. Dort findet eine gemeinsame 
Ausbildung von Kindergarten- und Grundschulkindern statt, wodurch jedes 
Kind die Möglichkeit erhalte, selbst zu entscheiden, wann es für den nächsten 
Ausbildungsabschnitt bereit ist.

Die Türen für Kunst und Kultur können und sollen vor allem von Lehrern 
und Erziehern geöffnet werden. Doch fehlt den Erziehern meist eine geeignete 
ästhetische Ausbildung. Mandala ausmalen und ein Lied singen reicht für eine 
ästhetische Bildung der Kinder nicht aus. Reisch zufolge bräuchten Kinder 
auch keinen Zuckowski, da sie aufgrund ihrer Weltoffenheit spielerisch an 
zeitgenössische Musik herangeführt werden können – eher hätten die Erzieher 
Probleme damit. Wie kann die Ausbildung von Erziehern dementsprechend 
optimiert werden? Angebote von Kulturinstitutionen in Zusammenarbeit mit 
Erziehern wären förderlich, um Konzepte in der Praxis umsetzen zu können. 
Allerdings treten Schwierigkeiten auf, wenn die Welt der Künstler und die 
Welt der Erzieher aufeinanderprallen, so Reisch. Sobald sich allerdings Erzieher 
und Künstler auf Augenhöhe begegnen, sei dies ein unersetzliches Tandem für 
die ästhetische Bildung der Kinder.

„Singen – Bewegen – Sprechen“ – Vielfältige Förderung in der Kita als 
Chance für alle, Landesförderprogramm aus Baden-Württemberg
Mit 17 Kindertagesstätten begann 2007 das baden-württembergische Förder-
programm Singen – Bewegen – Sprechen (SBS), das sich als pädagogisch-didak-
tisches Programm zur Umsetzung des Orientierungsplans in vorschulischen 

› �Musikkindergarten
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Einrichtungen versteht. Die Referentin Ruth Wörner, Diplom-Rhythmik
lehrerin, betonte, dass der ganzheitliche und sinnliche Bildungsansatz durch 
die Verbindung von Musik und Bewegung eine nachhaltige Sprachförderung 
biete. Um hierbei eine gerechte Verteilung der Bildungschancen zu gewähr-
leisten, wurden Kitas aus Stadt und Land und jene mit unterschiedlichen 
Migrationsanteilen ausgewählt. Nach der positiven Resonanz der ersten Phase 
wurde SBS landesweit flächendeckend ausgeweitet. Kitas mit Bedarf an SBS-
Fördermaßnahmen können für Kinder ab dem dritten Lebensjahr einen An-
trag stellen und erhalten eine Finanzierung für wöchentlichen Unterricht. 
Aufgrund des Sponsorings durch die L-Bank bleibt das Programm für die 
Teilnehmer kostenfrei und sorgt somit für die Entkopplung der Bildung von 
der sozialen Herkunft. Mittlerweile gibt es 2.300 Fördergruppen innerhalb der 
1.300 Kooperationen, somit werden etwa 40.000 Kinder in Baden-Württem-
berg durch SBS gefördert.

Die Gruppen setzen sich aus Kindern mit und ohne Förderbedarf zusammen, 
anstatt jene mit sprachlichen Defiziten von den anderen zu isolieren. Durch 
diese integrative Struktur profitieren alle besonders innerhalb gruppendyna-
mischer Prozesse; auf diese Weise bietet SBS nicht nur die Möglichkeit musik
ästhetischer und sinnlicher Erfahrung, sondern trägt auch zur Förderung so-
zialer Kompetenzen bei. Die lange Laufzeit des Förderprogramms ermöglicht 
zudem eine langfristige Tandemarbeit zwischen Erziehern und Elementaren 
Musikpädagogen. Diese können sich über den Projektzeitraum hinweg aus-
tauschen und gemeinsam an ausgereiften didaktischen Begründungen arbei-
ten, wenn der „rote Faden“ manchmal noch fehle, so Wörner. Bei der Zusam-
menarbeit sollte der fehlende Hochschulabschluss der Erzieher keine Barriere 
darstellen, deshalb können auch sie an den musikbezogenen SBS-Fortbildun-
gen teilnehmen, erhalten allerdings nur eine Teilnahmebescheinigung und 
kein Zertifikat.

Chancengleichheit, Nachhaltigkeit und Flächendeckung, darin sieht Wörner 
die drei großen Vorteile von SBS gegenüber anderen kulturellen Bildungsan-
geboten. Um weiterhin ein flächendeckendes Angebot garantieren zu können, 
müsse jedoch so rasch wie möglich der Mangel an musikpädagogischem Fach-
personal behoben werden. Doch das Gegenteil ist zu beobachten: EMP-Studi-
engänge werden gekappt, die Anzahl der Studienplätze wird gering gehalten. 
Und das, obwohl gerade diese hohe Qualifikation der SBS-Fachkräfte es erst 
ermöglicht, die Qualität der Bildung auf hohem Niveau zu halten und somit 
auch die Nachhaltigkeit solcher Angebote zu stärken.

Fazit
Chancengleichheit bleibt eine Utopie, trotz zahlreicher kultureller Bildungs-
angebote auf qualitativ hohem Niveau. Unabdingbar ist nach wie vor der  
Aufbau eines Netzwerks, das Kunst und Kultur flächendeckend an die Kinder 
im Vorschulalter vermittelt. Durch Kooperationen mit Kunstpartnern und 

› �Singen – Bewegen – 
Sprechen

http://www.kultusportal-bw.de/KINDERGAERTEN-BW,Lde/Singen_Bewegen_Sprechen+_SBS_
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Tandems zwischen Pädagogen und Künstlern wird die ganzheitliche sinnliche 
Bildung der Kinder optimiert. Zur Qualitätssicherung dieser Bildungskonzepte 
muss die kulturelle Bildung in der Erzieherausbildung verankert werden; erst 
dann kann eine Zusammenarbeit von Künstlern und Erziehern auf  
Augenhöhe stattfinden. Der fehlende universitäre Abschluss sollte keine Bar-
riere darstellen – Chancengleichheit auch für Erzieher! Denn um ein nachhal-
tiges Wirken solcher Projekte zu gewährleisten, ist eine dauerhafte Präsenz von 
Kunst und Kultur innerhalb der Kindertageseinrichtungen notwendig. Prob-
leme bleiben hierbei nach wie vor der Faktor Zeit, die für den Bereich der 
kulturellen Bildung nicht ausreichend qualifizierten Erzieher und fehlende 
Zusagen für langfristige Finanzierung. Trotz dieser Schwierigkeiten sollten alle 
Projekte weiterhin zuallererst das Wohl des Kindes im Auge behalten.

Lucia Gebath Seit WS 2010/11 Studium der Schulmusik mit Hauptinstru-
ment Saxophon an der Staatlichen Hochschule für Musik und Darstellende 
Kunst Stuttgart sowie der Germanistik an der Universität Stuttgart.

Angelina List Seit WS 2010/11 Studium der Schulmusik an der Staatlichen 
Hochschule für Musik und Darstellende Kunst Stuttgart sowie der Lateini-
schen Philologie an der Eberhardt-Karls-Universität Tübingen.
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9	 �Forum VII 
Geschlecht als Chance: Mädchen im Vorteil?
Gilt Chancengleichheit nur für Mädchen, wenn es 
um kulturelle Bildung geht?

Moderation 
Helga Boldt, Schulleiterin, Neue Schule Wolfsburg

Zu Beginn des Forums wurde als Einstieg der Kurzfilm „Männersachen“ von 
Barbara Kemmler/Cactus Junges Theater, Münster gezeigt. 

Beiträge
1. �Nur für Jungs – Theatrale Forschungsreisen, Brigitte Dethier, Intendantin 

Junges Ensemble Stuttgart

2. �Helden und Madonnen: Geschlechtsspezifische Angebote des Museums-
dienstes Köln, Karin Rottmann

3. �Tanzen kann wie Fussball sein – oder: Wie locke ich Jungs ins Ballett?, 
Bettina Wagner-Bergelt, Bayerisches Staatsballett

4. �Ran an die Jungs! – Geschlechtersensible Leseförderung, Birte Ebsen,  
Kinderbibliothek Hamburg

5. �„Männersache“ – oder: erfolgreicher Kampf gegen Vorurteile, Bertram 
Schattel, Musikschule Kirchheim unter Teck

Dokumentation
Maria Eiche, Peter Goller, Studierende der Staatlichen Hochschule für Musik 
und Darstellende Kunst Stuttgart

Das Forum VII um Moderatorin Helga Boldt, Gründungsleiterin der Neuen 
Schule Wolfsburg und langjährige Unterstützerin der Arbeit von Kinder zum 
Olymp!, näherte sich dem Motto des diesjährigen Kongresses im Hinblick auf 
eine ganz besondere Zielgruppe: Jungs.

Eröffnet wurde das Forum nach einer kurzen Begrüßung durch die Modera-
torin mit dem Kurzfilm „Männersachen“ von Barbara Kemmler/Cactus Junges 
Theater in Münster, die seit über 20 Jahren Kulturarbeit mit Kindern betreibt 
und regelmäßig Theaterstücke für und mit Mädchen und Jungen, sowohl  
gemischt als auch geschlechtergetrennt erarbeitet. 
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Trotz der Kürze der drei im Filmbeitrag gezeigten Theaterproduktionen aus 
den Jahren 2002, 2012 und 2014 beeindruckten die Leistungen der ausschließ-
lich männlichen jugendlichen Darsteller und boten gleich zum Auftakt ein 
hervorragendes Beispiel gegen den Titel des Forums: „Geschlecht als Chance: 
Mädchen im Vorteil?“ Diese Frage konnte man, an dieser Stelle zumindest, 
guten Gewissens mit „Nein“ beantworten.

Nur für Jungs – Theatrale Forschungsreisen
Brigitte Dethier stellte als Gründungs-Intendantin des Jungen Ensemble Stutt-
gart (JES) zwei exemplarische Produktionen der letzten Jahre vor, bei denen 
ausschließlich mit Jungen bzw. mit jungen Männern gearbeitet wurde. In 
beiden Stücken setzten sich die Darsteller in einer Mischung aus Theater und 
Tanzchoreographie mit Themen aus ihrer eigenen Lebenswelt auseinander. 
Während es bei „9 Leben“ um neun unterschiedliche Lebensgeschichten geht, 
in denen die Abwesenheit des Vaters bzw. das Fehlen einer Vaterfigur thema-
tisiert wird, beschäftigt sich „Kein Plan“ mit dem Problem, dass sich viele 
Jugendliche – in diesem Fall vor allem die Jungen, die sich dabei von den 
Mädchen überholt fühlen – nicht vorstellen können, was sie ein paar Jahre 
später als Erwachsene mit ihrem Leben anfangen sollen oder wollen.

In diesen Projekten werden die jungen Männer in vielerlei Hinsicht mit kul-
turellen Lernprozessen konfrontiert. Sie werden an zwei Kunstformen – The-
ater und Tanz – herangeführt, denen viele Jungen in diesem Alter eher skep-
tisch gegenüber stehen. In wochenlanger Probenarbeit entdecken sie in sich 
verborgene Talente und lernen den Wert der Kunst zu schätzen. Nebeneffekte 
sind dabei wachsende Proben- und Selbstdisziplin und die Zusammenarbeit 
als Gruppe. Darüber hinaus haben sie noch die Möglichkeit, sich durch die 
Themen mit für sie persönlich wichtigen Fragestellungen intensiv auseinan-
derzusetzen und auch daraus viele Erkenntnisse zu ziehen. 

Der einzige Schwachpunkt dieses Projektformats in Bezug auf die Kulturver-
mittlung für Jungen scheint die erreichte Zielgruppe zu sein. Leider sind die 
genannten Weiterentwicklungsprozesse in großem Maße den Darstellern vor-
behalten, was sich in diesen Projekten auf neun („9 Leben“) bzw. drei Jugend-
liche („Kein Plan“, hier gemeinsam mit zwei Erwachsenen-Darstellern) be-
schränkt. Diese werden durch ein Auswahlverfahren gesucht und gefunden, 
was vor allem Jugendliche begünstigt, die schon Erfahrung mit Tanz oder 
Theater haben und somit gar nicht unbedingt zur unmittelbar priorisierten 
Zielgruppe gehören. An dieser Stelle zeigt sich zum ersten Mal das große 
Spannungsfeld zwischen dem Anspruch auf flächendeckende Bildung und 
dem auf die Qualität des Endprodukts, das bei vielen künstlerischen Projekten 
ein Problem darstellt.

› �JES Stuttgart

http://www.jes-stuttgart.de/kein-plan.html
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Helden und Madonnen: Geschlechtsspezifische Angebote des Museums-
dienstes Köln
Karin Rottmann arbeitet seit 1996 als Museumspädagogin in Köln und orga-
nisiert an verschiedenen Museen Schulprogramme und Projekte aller Art. Im 
geschlechterspezifischen Bereich führte sie beispielsweise das Projekt Manns-
bilder durch, ein Projekt speziell für eine kleine Gruppe junger Männer mit 
kriminellem Hintergrund, welche sich gemeinsam mit Sozialarbeitern, 
gewissermaßen als Resozialisierungsmaßnahme, Gemälde von Männern mit 
Männern darauf anschauten und sich darüber austauschten.

Leider stellte sich die Projektarbeit als nicht nachhaltig heraus, doch der  
Museumsdienst bemühe sich, so Rottmann, die daraus gewonnenen Erfah-
rungen in den Alltag zu übernehmen und auch auf größere Gruppen anzu-
wenden.

Wie Rottmann stets betont, ginge es ihr bei ihrer Arbeit nicht allein um (ge-
schlechterspezifische) Vermittlungsprojekte, sondern immer auch um eine Art 
der Sozialraumsuche. Dafür arbeitet sie mit Sozialarbeitern oder Einrichtungen 
wie dem muslimischen Bildungswerk zusammen; für eines ihrer Projekte wurden 
beispielsweise Mädchen und junge Frauen aus schwierigen sozialen Verhält-
nissen eingeladen, sich mit der Darstellung von Madonnen auseinanderzusetzen.

In Bezug auf die grundsätzliche Frage des Forums nach der Chancengleichheit 
zwischen Jungen und Mädchen wäre ein detaillierterer Einblick z. B. in die 
„alltägliche“ Arbeit mit gemischten oder geschlechtergetrennten Schulklassen 

› �Museumsdienst Köln

http://www.museenkoeln.de/museumsdienst-koeln/default.aspx?s=1367
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und Besuchergruppen interessant gewesen. Der Fokus bei den hier vorgestell-
ten Projekten schien eher auf dem Zugang zu kultureller Bildung für sozial 
benachteiligte und/oder kriminelle Jugendliche zu liegen. 

Tanzen kann wie Fußball sein – oder: Wie locke ich Jungs ins Ballett?
Bettina Wagner-Bergelt, stellvertretende Direktorin des Bayerischen Staats-
balletts, sprach über die Bemühungen in den Projekten ihres Hauses, auch 
Jungs für das Tanzen zu begeistern. In verschiedenen Formaten, Kooperationen 
mit Schulen, Begleitangeboten zu Vorstellungen des Staatsballetts, teilweise 
auch mit sehr spezifischen Zielgruppen, werden jährlich bis zu 20.000 Kinder 
an das Tanzen herangeführt. Hier zeigt sich überwiegend, dass besonders die 
Jungen von Vorurteilen abgeschreckt werden, nach einer Woche der kontinu-
ierlichen Auseinandersetzung aber diese Hürden überwinden und sich unge-
hemmt auf den Tanz einlassen können, der sich eben nicht mit „pink“ und 
„schwul“ abschließend beschreiben lässt. Leider sind die freiwilligen Angebote 
hier zu 95 Prozent der Teilnehmer vom weiblichen Geschlecht dominiert, 
sodass es sich die wenigen mutigen Jungen oft doch noch einmal anders über-
legen. Längerfristige Arbeit mit Jungen findet also fast ausschließlich in den 
Projekten statt, die auf Zusammenarbeit mit Münchener Schulen und damit 
auf verpflichtender Teilnahme der Schüler für mehrere Wochen basieren. In 
diesem Zusammenhang stellte Wagner-Bergelt die plakative These auf, man 
müsse „die Jungs manchmal zu ihrem Glück zwingen“, da viele Kinder ver-
borgene Talente in sich trügen, die sie ohne diese Einwirkung von außen nie 
entdecken würden.

Ran an die Jungs! – Geschlechtersensible Leseförderung
Birte Ebsen, die seit zehn Jahren Bibliothekarin der Kinderbibliothek Hamburg 
ist, setzt sich seit Langem mit der Fragestellung auseinander, wie man Kindern 
das Lesen näherbringen könne. Aus dieser praktischen Perspektive bestätigt 
sie die Einschätzung des Kölner Projekts Boys and Books, dass Jungen weniger 
lesen als Mädchen, wobei aber nicht davon ausgegangen wird, dass dies biolo-
gische Gründe hat. Vielmehr macht Ebsen gesellschaftliche Faktoren für die-
sen Umstand verantwortlich, wie zum Beispiel das „weibliche Lesevorbild“, 
das durch die Mutter, die oft das frühkindliche Vorlesen übernimmt, sowie 
durch die mehrheitlich weiblichen Erzieherinnen in Kita und Kindergarten 
entsteht. Darüber hinaus können aber auch die unterschiedlichen Erwartungen 
der Geschlechter an ihre Freizeitgestaltung eine Rolle spielen, was sie zu der 
Frage führt: „Was brauchen Jungs?“ Mit dem Slogan „Ran an die Jungs“ hat 
sich die Kinderbibliothek Hamburg das Ziel gesetzt, ihr Angebot dahingehend 
zu überprüfen. So entstand die Initiative der Multimedia-Rucksäcke, die, be-
stückt mit verschiedenen Medien voller klischeehafter „Jungs-Themen“, wirk-
lich nur für Jungs ausleihbar sind. Trotz der Proteste einiger Mütter, die ihre 
Töchter ungerecht behandelt sahen, ist die Bilanz des Projekts positiv: Themen 
aus den Bereichen Bewegung, Helden, Comics oder Technik begeistern die 
Jungen und werden somit auch lieber gelesen. 

› �Bayerische Staatsoper 
CAMPUS

› �Kibi Hamburg

http://www.staatsoper.de/campus.html
http://www.staatsoper.de/campus.html
http://www.buecherhallen.de/jungenspezifische_angebote_bibliotheken
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Männersache – oder: erfolgreicher Kampf gegen Vorurteile
Als einziger männlicher Referent in der Gruppe berichtete Bertram Schattel, 
Klavier- und Gesangslehrer an der Musikschule Kirchheim unter Teck, von 
seinem Projekt Männersache, einem 2010 in Kooperation mit dem Ludwig-
Uhland-Gymnasium (LUG) Kirchheim gegründeten Chor für Knaben der 
Klassen 5 bis 7. Seitdem habe sich der Knabenchor unter Schattels Leitung zu 
einem festen Bestandteil des Chorangebotes an der Schule entwickelt, und 
mache durch eigene Konzerte oder Kooperationsprojekte mit dem „großen“ 
Chor auf sich aufmerksam.

Schattel war aufgefallen, dass die Nachmittagsangebote an seiner Musikschule 
von Jungen deutlich weniger wahrgenommen wurden als von ihren Alters
genossinnen. Hinzu kam das an den meisten Schulen vorherrschende Problem, 
dass den gemischten Schulchören männlicher Nachwuchs fehlte. Schattel 
führte das zum einen auf eine grundsätzlich hohe Hemmschwelle bei Männern 
zurück, wenn es darum ginge, neue emotionale Erfahrungen zu machen, welche 
nicht nur beim Singen zu beobachten sei, zum anderen auf mangelnde männ-
liche Vorbilder von Haus aus und nicht zuletzt auf die Konkurrenz durch 
sportliche Freizeitaktivitäten.

Ab einem bestimmten Alter (ca. 11–13 Jahre), so waren sich die Diskussions-
teilnehmer des Forums einig, werde die Geschlechterrolle wichtiger. Gerade 
in dieser Phase sei es für die Jungen angenehm, neben der meist unumgäng
lichen Koedukation in der Schule auch Zeit in speziell für sie abgegrenzten 
Räumen zu verbringen. Ohne den häufig als unangenehm empfundenen beob-
achtenden Blick der Mädchen trauten sich die Jungen, mehr Sensibilität zu 
zeigen, die beim Musizieren und Singen vielleicht wichtiger sei als beispiels-
weise im Sport.

Etabliert haben sich am LUG die sogenannten Stimmchecks, bei denen Schattel 
persönlich jedem männlichen Fünftklässler zu Beginn des Schuljahres die 
Möglichkeit bietet, erste individuelle Erfahrungen mit der eigenen Singstimme 
zu machen. Ein solcher 15 Minuten dauernder Stimmcheck ist Voraussetzung, 
um bei der Männersache einsteigen zu können.

Neben einer Minderung der Hemmschwelle, wenn sich Jungen unbeobachtet 
von Mädchen mit ihrer Stimme auseinandersetzen und diese kennenlernen 
können, habe ein reiner Knabenchor wie die Männersache, in dem nur Jungen 
derselben Altersgruppe singen, zudem den Effekt, dass das Singen im Bewusst-
sein der Jungen nicht mehr länger als „unangenehm“ oder gar „peinlich“ emp-
funden werde.

In den Proben setze der Chorleiter auf Bewegung, um die Jungen beispielsweise 
durch Bodypercussion nicht nur mit ihrer Stimme vertraut zu machen, son-
dern auch um dem natürlicherweise vorhandenen Bewegungsdrang der Kinder 



173

‹ zurück zum Inhalt

9 Forum VIIIII	 Foren

einen angemessenen Raum zu verschaffen und so die für das Singen so wich-
tige Verbindung zwischen Stimme und Körper zu schulen. Wie positiv das bei 
den Jungen ankommt, merke Schattel daran, dass die Zahl der männlichen 
Gesangsschüler im Einzelunterricht an der Musikschule deutlich gestiegen sei. 
Was das Thema Nachhaltigkeit am Gymnasium betrifft, sei die Rückmeldung 
leider nicht vergleichbar positiv: Nur wenige Schüler wagten den Schritt von 
der Männersache in den gemischten Chor der Schule, der von einer anderen 
Lehrkraft geleitet wird.

Die Vermutung liegt nahe, dass, wie in vielen Fällen so auch hier, der nach-
haltige Effekt eines Projekts eng mit einer Person verbunden sein kann. Dies 
bedeutet keinesfalls Kritik an der anderen Lehrkraft, sondern vielmehr, dass 
es auch hier eine Hemmschwelle bei den Jungen gibt: Ein neuer Chor, noch 
dazu mit Mädchen, ein neues Repertoire, in der Regel die „neue“ Stimme im 
Verlauf und nach Abschluss des Stimmbruchs und dazu ein neuer, ungewohnter 
(vielleicht sogar weiblicher) Chorleiter, dies könne schlichtweg zu viel für einen 
Heranwachsenden sein.

Interessant wäre nicht nur an dieser Stelle, sondern auch im Rahmen des ganzen 
Forums ein Vergleich mit einem Beispiel aus der im deutschsprachigen Raum 
nicht außer Acht zu lassenden, weit verbreiteten Tradition institutionalisierter 
Knabenchöre gewesen. 

Diskussionspunkte, Ergebnisse, Kritik und Fazit
Ob es nun um Gesang, Tanz, Theater oder Bücher ging, am Ende des Nach-
mittages konnten alle Teilnehmer der drei Diskussionsrunden eines bestätigen: 
Die meisten Jungen müssen an kulturelle Bildungsangebote angelockt oder 
aber mit etwas, das sie mögen und das ihren natürlichen Neigungen ent-
spricht, abgeholt und herangeführt werden. Außerdem sei es im Bereich kul-
tureller Angebote wichtig, den männlichen Nachwuchs im direkten, persön-
lichen Kontakt anzuwerben.

In Bereichen wie dem Sport sei dies meist nicht nötig, in den Fußballverein 
beispielsweise gingen die Jungen in einem bestimmten Alter fast schon von 
selbst, doch sie empfänden es in den meisten Fällen als unangenehm, Dinge 
zu tun, die sie noch nicht beherrschen oder die untypisch für Jungen seien, 
besonders dann, wenn andere ihnen dabei zuschauen könnten.

Wie Bertram Schattel die erste Hemmschwelle zum Gesang mit seinen per-
sönlichen Stimmchecks zu überwinden versucht, lockt Bettina Wagner-Bergelt 
den potenziellen männlichen Tanznachwuchs zunächst mit Bühnenfechten 
auf die Bühne, um sie nach einer Zeit des kontrollierten, Spaß und Abenteuer 
verheißenden Austobens allmählich vorsichtig an den Rest der Bühnen- und 
Theaterwelt heranzuführen. 

› �Musikschule Kirchheim/
Teck

http://musikschule-kirchheim.de/kooperationen.html
http://musikschule-kirchheim.de/kooperationen.html
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Grundsätzlich müsse die Arbeit mit Jungen gelegentlich körperlicher sein als 
mit Mädchen. Dies gelte auch für den Chor-/Projektleiter: Reine Jungengruppen 
verlangen mitunter mehr Präsenz, mehr Einsatz des Körpers und besonders 
auch der Stimme. Auch die Frage, wie sensibel die betreuenden Künstler mit 
den Kindern umgehen, ist für den Erfolg eines Projektes wichtig. 

Außerdem konnten alle Referenten und auch einige Diskussionsteilnehmer aus 
eigener Erfahrung berichten, dass Jungen sich von Wettbewerbssituationen 
motivieren ließen, beispielsweise durch Castings in der Anfangsphase eines 
Projektes oder eine Aufführung vor großem Publikum.

Neben den Möglichkeiten, wie man spezielle Angebote für Jungen schaffen 
kann, wurde auch die Frage thematisiert, ob man Jungen und Mädchen über-
haupt in bestimmten Fällen getrennt voneinander unterrichten und insbeson-
dere, wie und ob man sie nach der Trennung wieder zusammenführen sollte. 

Man könne ihnen auf diese Weise die Möglichkeit geben, die unterschied
lichen Wahrnehmungen und Erfahrungen untereinander auszutauschen und 
sie somit für die Unterschiede zu ihren Altersgenossinnen zu sensibilisieren, 
um ein natürliches Miteinander zu fördern.

Jungen und Mädchen brauchten zwar unterschiedliche Plattformen, um un-
abhängig voneinander Erfahrungen zu machen, jedoch müssten diese Platt
formen nach einer bestimmten Zeit auch wieder verlassen werden. Dies sei 
notwendig, um der Gefahr entgegenzuwirken, Kinder zu sehr in ihre jeweiligen 
Geschlechterrollen zu zementieren. 

Wenn man sich abschließend noch einmal die sieben im Vordergrund stehen-
den Personen dieses Forums vor Augen führt und in Bezug zum Kernthema 
ihrer Projekte setzt, nämlich der aktiven kulturellen Förderung von Jungen, 
drängt sich eine offensichtliche Frage auf: Wo sind die Männer? Sowohl in 
diesem engeren Kreis der Referenten, als auch im ganzen – ohnehin verhält-
nismäßig schlecht besuchten – Forum sind die männlichen Teilnehmer (2) den 
weiblichen (19) zahlenmäßig deutlich unterlegen. Dies könnte unter anderem 
auch der Auswahl des Forums-Titels geschuldet sein, suggeriert doch „Mäd-
chen im Vorteil“ nicht unbedingt die ausführliche Auseinandersetzung mit 
Projekten für Jungen. Die daraus folgende Titel-Fragestellung „Gilt Chancen-
gleichheit nur für Mädchen, wenn es um kulturelle Bildung geht?“ fand im 
Forum keinerlei explizite Beantwortung. Sie schien stattdessen von vornherein 
mit einem stillen „Ja“ aller Teilnehmer vorausgesetzt zu sein, sei es aus prakti-
scher Erfahrung mit dem Thema oder aufgrund der suggestiven Anlage der 
Frage. Welche Fragestellungen stattdessen als besonders wichtig erachtet wer-
den, hing leider zu Beginn des Forums noch in der Luft und musste von den 
Diskussionsteilnehmern selbst festgelegt werden. 
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Von Anfang an wurde deutlich, dass die Referenten zwar gut darauf vorbereitet 
waren, ihre Projekte zu präsentieren und auch im Gespräch zu vertreten, dass 
jedoch niemand so recht die Führung in den einzelnen Diskussionsrunden des 
im World-Café-Format stattfindenden Forums übernehmen mochte. So wurde 
dort viel Zeit dafür verwendet, die eigenen Projekte noch einmal detaillierter 
zu präsentieren. Erst nach einiger Zeit des Herantastens wurden Fragen mit 
dem Ziel gestellt, die Thematik auf eine allgemeinere Ebene zu führen und so 
auf das zugrundeliegende Problem zu kommen, das aber zu häufig nicht mehr 
zu Ende diskutiert werden konnte. Um dieses Diskussions-Format zu einem 
befriedigenderen Ergebnis zu führen, müssten mehrere Personen – im Zweifels-
fall die Referenten – stärker auf eine leitende Rolle vorbereitet sein bzw. werden, 
da selbst die kompetenteste Forums-Moderatorin nicht drei Gruppen gleich-
zeitig anleiten und betreuen kann. 

In ihrem Abschlussfazit am folgenden Tag betonte Moderatorin Helga Boldt 
noch einmal, wie wichtig es sei, nicht nur den verschiedenen Künsten, sondern 
neben unterschiedlicher Herkunft und Begabung von Kindern auch den  
Geschlechtern eine Bühne zu geben.

In diesem Zusammenhang sei ihrer Meinung nach weniger Nachhaltigkeit das 
oberste Kriterium als vielmehr die Frage, wie man viele oder gar alle Kinder, 
auch abhängig vom Geschlecht, mit kultureller Bildung in Berührung bringen 
und ihnen einen (ersten) Kontakt mit Kultur ermöglichen könne.

Welche nachhaltige Wirkung sich auf jeden Einzelnen durch ein Projekt er-
zielen ließe, sei, so der allgemeine Konsens auf dem Kongress, eng an Personen 
geknüpft.

Boldt wünschte sich im wahrsten Sinne des Wortes „Kunst in Hülle und Fülle“ 
für Kinder und Jugendliche; „Hülle“ in Form von Räumen, Angeboten und 
Projekten verschiedenster Art, welche die unterschiedlichen Gegebenheiten 
wie Geschlecht, Herkunft, Begabung etc. berücksichtigen und allen Kindern 
Zugang zu kultureller Bildung ermöglichen, ohne mit „Fülle“ an Geld oder 
Zeit zu geizen.

Maria Eiche Seit WS 2012/13 Studium der Schulmusik mit Hauptinstrument 
Violine an der Staatlichen Hochschule für Musik und Darstellende Kunst 
Stuttgart sowie der Romanistik an der Universität Stuttgart.

Peter Goller Seit WS 2012/13 Studium der Schulmusik mit Hauptinstrument 
Orgel an der Staatlichen Hochschule für Musik und Darstellende Kunst Stutt-
gart sowie der Mathematik an der Universität Stuttgart (Vaihingen). Peter 
Goller ist Tutor im Fach Hörerziehung.
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10	�Forum VIII 
Kultur macht stark: 
Gerechte Chancen durch Bündnisse für Bildung
Schaffen „Bündnisse für Bildung“ gerechte 
Chancen für den Zugang zu Kunst und Kultur?

Moderation 
Dr. Sabine Dengel, Wissenschaftliche Referentin, Bundeszentrale für politische 
Bildung

Beiträge
1. �Tanz der Kulturen: lokales Bündnis in Ratingen, Sami Çelik

2. �TalentCAMPus Neukölln: lokales Bündnis aus Berlin, Christina Benedict

3. �Lokales Bündnis: Let’s dance, Rehburg-Loccum, Kersten Prasuhn

4. �MusikLeben! – der Verband Deutscher Musikschulen als Programmpartner 
von „Kultur macht stark“, Matthias Pannes, Bundesgeschäftsführer des 
VdM

5. �Movies in Motion: der Bundesverband Jugend und Film als Programm
partner, Maren Ranzau

6. �Kultur macht stark. Bündnisse für Bildung: das Bundesprogramm, Monika 
Bürvenich, Bundesministerium für Bildung und Forschung

Dokumentation
Joscha Eltrop, Lilien Joan Kwok, Studierende der Staatlichen Hochschule für 
Musik und Darstellende Kunst Stuttgart

Moderatorin Dr. Sabine Dengel von der Bundeszentrale für politische Bildung 
(bpb) stellte gleich zu Beginn des Forums die grundlegenden Themen Chancen
gerechtigkeit, das Verhältnis von Projekt und Struktur (Wie sind die Projekte 
in der Förderungsstruktur verankert? Gibt es einen überzeugenden Ansatz für 
Partizipation für alle Kinder?) und die Hilfestellungen für Kinder mit Förder-
bedarf in den Mittelpunkt. 

Das Förderprogramm Kultur macht stark! des Bundes fördert Verbände wie 
den Verband deutscher Musikschulen (VdM) und den Bundesverband Jugend 
und Film e. V. (BJF), welche Geld und Expertise an lokale Bündnispartner wie 
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den Tanz der Kulturen, den Talentcampus Neukölln oder das Projekt Let’s dance 
weiterleiten.

Kultur macht stark. Bündnisse für Bildung: das Bundesprogramm 
Monika Bürvenich, Fachreferentin für Kultur macht stark! im Bundesministe-
rium für Bildung und Forschung (BMBF), hat das Programm seit 2011 mit 
vorbereitet und umgesetzt. Sie stellte sich stellvertretend für Frau Dr. Catrin 
Hannken, Ministerialrätin im BMBF, den Fragen der Podiumsteilnehmer.  
Kultur macht stark! Bündnisse für Bildung ist ein Programm des Bundes zur 
Förderung von außerschulischen kulturellen Angeboten und basiert auf einem 
weit gefassten Verständnis von kultureller Bildung. Die gesamte Bandbreite 
kultureller Vielfalt soll gefördert werden: Photographie, Film, Alltagskultur, 
Musik etc. Das Programm richtet sich hauptsächlich an benachteiligte Kinder. 
Geographische Entfernung sei zwar nicht gleichbedeutend mit Benachtei
ligung, hier werde aber großzügiger angesetzt. 

Bei dem Programm stehen vor allem aktive Maßnahmen im Zentrum, frei 
nach dem Motto „Nicht ins Theater gehen, sondern machen.“ Es liege ein 
gewisser Charme darin, dass im Programm auch Fehler gemacht werden dürf-
ten, so Bürvenich, denn auch im Ministerium bestehe kein Zweifel, dass es 
keine Erfolgsgarantie gebe. Damit könne mit geringerem Erfolgsdruck versucht 
werden, bildungsbenachteiligte Kinder zu erreichen. Die Projektförderung ist 
zeitlich begrenzt, es werden keine Personalkosten übernommen, aber adäquate 
Honorare gewährt.

In der Datenbank von Kultur macht stark! befinden sich derzeit 9.000 Maß-
nahmen, die gefördert werden und wurden. 300.000 Kinder nehmen und 
nahmen bisher teil. Obwohl sich das Programm erst in der Halbzeit befinde, 
beginne schon der Evaluierungs- und Agendaprozess. Die Evaluation werde 
von einer externen Agentur durchgeführt und die Ergebnisse werden in Kürze 
veröffentlicht. Vorab gab Bürvenich jedoch schon preis, dass die Zielgruppe 
definitiv erreicht werde. Zum Frühjahr 2016 werde eine Empfehlung bzw. 
Ministervorlage geschrieben, die klären soll, ob das Programm fortgesetzt 
wird. 2017 soll, ähnlich wie 2012, eine neue Förderrichtlinie veröffentlicht 
werden. 230 Mio. Euro wird das Ministerium bis dahin für Projekte bereit
gestellt haben. 

Zudem hätten hausinterne Diskussionen zur Verbesserung von Prozessen  
begonnen. Erste Probleme seien bereits erkannt: Das Programm ist kompliziert 
und die Anforderungen an die Antragssteller sind hoch. Doch Bürvenich  
betonte auch, dass die Regeln eingehalten werden müssten: „Die Idee des Pro-
gramms darf nicht verletzt werden.“

› �Bündnisse für Bildung

http://www.buendnisse-fuer-bildung.de
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MusikLeben! – der Verband Deutscher Musikschulen als Programm
partner von Kultur macht stark!
Innerhalb des Programms Kultur macht stark! wird vom Verband deutscher 
Musikschulen (VdM) das Verbandskonzept MusikLeben! angeboten. In aktiver 
Auseinandersetzung sollen Kinder selbst Erfahrungen mit Musik sammeln. 20 
Millionen Euro erhält der VdM aus dem Budget von Kultur macht stark! für 
sein Konzept, um die Mittel an lokale Bündnisse weiterzugeben. Diese können 
Maßnahmen planen, die sich an alle Kinder und Jugendlichen richten. Sie 
sollen besonders für junge Menschen eine Integrationsfunktion übernehmen 
und der Ausgrenzung benachteiligter Kinder und Jugendlicher entgegenwirken. 
Bisher konnten 23.000 Kinder und Jugendliche über die flächendeckende 
Struktur von 930 kommunalen Musikschulen erreicht werden. 

Matthias Pannes, seit Mai 2005 Bundesgeschäftsführer des VdM, stellte vor-
rangig das Programm MusikLeben! vor. Es zeichnet sich durch mehrere und 
flexible Formate aus. Die Schwerpunkte liegen bei Programmen für Kinder im 
Vorschulalter, bei elementarer Musikerfahrung, inklusiver Ensemblearbeit und 
auch bei speziellen Musikprojekten für Jugendliche wie z. B. Band- und  
Musicalprojekten. 

Kultur sei der Blick in die anderen Lebenszusammenhänge und eröffne  
Kreativräume; Stärken von Kindern, die außerhalb von MINT-Fächern lägen, 
könnten gefördert werden, antwortete Pannes auf die Frage, warum er die 
„MINT-Vereinnahmung“12 der Schulen auflösen wolle und wieder Zutritt für 
alle zu Kunst und Kultur umgesetzt werden könne. 

Wie funktionieren solche lokalen Bündnisse, wenn sie der VdM koordiniert? 
Als Projektbündnispartner werden immer eine öffentliche Musikschule (1), 
dazu ein formaler Bildungsbereich (2) und schließlich noch eine sozialräum-
liche Einrichtung (3) benötigt. Beispielsweise bilden für das „Elementare 
Zupforchester Lollar“ in Hessen die Musikschule (1), die IGS Busecker Tal und 
die Grundschule Lollar (2) sowie der Förderverein aktive Nachbarschaft (FAN) 
(3) ein lokales Bündnis. Auf dem Tisch lagen weitere Bündnisbeschreibungen 
aus, etwa von „MuKu Zupf“, „Klangradar 3000 – experimentelles Komponie-
ren auf dem Campus Efeuweg“ und vom Musical „Der goldene Prinz“, anhand 
derer Pannes die Struktur, die ein Bündnis generell benötigt, erklärte. Dabei 
hob er die Hilfe und Unterstützung des Projektträgers BMBF hervor, kritisierte 
jedoch, dass das Programm einen hohen Steuerungs- und Beratungsaufwand 
benötige und statt des vorhandenen hauptamtlichen Personals aufgrund der 
Auflagen des Projektträgers zusätzliche Honorarkräfte angestellt werden müssten.

12	 Barbara Haack, Matthias Pannes, Theo Geißler, Ulrich Rademacher,  
› Fantastisches Labor für pädagogische Ideen (14. August 2015, 10.00 Uhr)

› �MusikLeben VdM

http://www.nmz.de/artikel/fantastisches-labor-fuer-paedagogische-ideen
http://www.musikschulen.de/projekte/kultur-macht-stark/musikleben
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Movies in Motion: der Bundesverband Jugend und Film als Programm-
partner
Wo liegt der Schwerpunkt: auf der Kunst oder auf der Partizipation? Es gehe 
nicht nur um künstlerische Qualität, sondern darum, dass das Projekt durch-
gehalten worden sei, war die verblüffend ehrliche Antwort von Maren Ranzau, 
Finanzreferentin des BJF, verantwortlich als Programmpartner des BMBF für 
das Programm Movies in Motion. Die Initiative BJF ist ein freier Träger der 
kulturellen Bildung. Sie ist ein Zusammenschluss von Filmclubs und damit 
per se außerschulisch. Zum einen arbeitet sie mit Kindern, z. B. indem man 
gemeinsam Harry Potter anschaut und sich im Anschluss darüber austauscht. 
Zum anderen steht gemeinsames Produzieren von Filmen und deren Vorfüh-
rung auf dem Programm. 

Die größte Herausforderung innerhalb des Programms Movies in Motion habe 
darin bestanden, einen Überbau zu bilden, der allem, was mit Film in Zusam-
menhang zu bringen ist, einen Rahmen gebe. Ranzau betonte, ihre Angebote 
seien prozessorientierte Partizipationsprojekte, die die Kinder durchlaufen, 
während sie Filmvorführungen inhaltlich gestalten oder einen Film drehen. 
Aus der Sicht der Schüler habe das Endprodukt natürlich künstlerische Qua-
lität, aus Sicht der Kunstschaffenden solle dies aber nicht bewertet werden. Für 
die Qualitätsdebatte eines Projekts gelten andere Standards, denn der Quali-
tätsanspruch eines Filmemachers sei ein anderer als der der Schüler. Auch 
Nachhaltigkeit solle man nicht so hoch hängen. Jemand, der an einem Kultur 
macht stark!-Projekt teilgenommen habe, sei deshalb nicht gleich besser in der 
Schule, so Ranzau. Wichtiger seien persönliche Entwicklungen, die bei den 
Kindern nachwirken.

In einem geschützten Raum werde Gleichheit konstruiert. Auch Kinder, die 
nicht auf Anhieb dabei sind, können sich ausprobieren. Als Beispiel nannte 
Ranzau ein Projekt in Weimar, dessen Anlauf sich schwierig gestaltet hätte 
und bei welchem viele Kinder zwischenzeitig abgesprungen wären. Erst als zur 
Abschlussveranstaltung überraschenderweise trotzdem alle Kinder wieder da 
waren und das Projekt nochmals durchführen wollten, wurde die eigentliche 
Ursache klar: Offenbar war Mobbing ein großes Thema in der Gruppe gewesen, 
was sich während der Arbeit im Projekt herauskristallisiert hatte. Dieses  
Thema konnte die Gruppe nun erst als solches benennen und wollte es deshalb 
in einem weiteren Anlauf aufarbeiten.

Alle vom BJF initiierten Projekte werden direkt vor Ort, in kommunalen Kinos, 
Filmclubs oder ähnlichen Einrichtungen durchgeführt. Aktueller Stand sind 
100 abgeschlossene oder noch laufende Projekte. Dennoch machen sich Hürden 
bemerkbar: Insbesondere stellt mangelnde Mobilität im ländlichen Raum ein 
Problem dar. Angebote würden deshalb häufig nicht wahrgenommen und die 
Zielgruppe müsse ständig motiviert werden.

› Movies in Motion

http://moviesinmotion.bjf.info
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Tanz der Kulturen: lokales Bündnis in Ratingen
Das Projekt Tanz der Kulturen wurde vom Türkischen Elternverein Ratingen 
als Projektträger in Kooperation mit dem Tamilischen Kulturverein Ratingen 
und der Förderschule Helen Keller Schule organisiert. Sami Çeliks Vision 
bestand darin, den Teilnehmern verschiedene Tänze wie z. B. indische, latein-
amerikanische, orientalische oder koreanische Tänze, Bollywoodtänze sowie 
Zumba oder türkische Volkstänze zur Auswahl zu geben, von denen sie sich 
einen Tanz aussuchen konnten. Davon wurden nur Oriental- und Bollywood-
Tanz als Kurse angeboten. Als Kursleiterinnen konnten eine 18-jährige Schü-
lerin und eine Studentin gewonnen werden, die früher ähnliche Tanzkurse 
besucht hatten. Zielgruppe waren Kinder und Jugendliche mit und ohne Mi-
grationshintergrund und mit und ohne Förderbedarf. Letztendlich bestand 
jede Gruppe aus zehn bis elf Teilnehmerinnen zwischen 10 und 16 Jahren. Die 
Teilnehmerinnen wurden bei den Tanzkursen mit Kostümen versorgt. Die 
Oriental-Tanzgruppe bestand aus tamilischen und türkischen Teilnehmerinnen. 
Beim Bollywood-Tanz waren es deutsche und türkische Teilnehmerinnen. 
Dass das Programm ausschließlich von Mädchen wahrgenommen wurde, liege 
wahrscheinlich daran, dass Jungen relativ wenig Interesse am Tanzen hätten 
und es zu „feminin“ fänden, so Çelik. „Meiner Meinung nach sollte man sich 
vielleicht Gedanken darüber machen, wie man mit dem gleichen Geld das 
größte und beste Ergebnis erzielt. Wenn bereits im Vorfeld abzusehen ist, dass 
das Angebot ein bestimmtes Geschlecht nicht anspricht, muss man sich – un-
serer Ansicht nach – überlegen, ob Chancengerechtigkeit dann noch entsteht.“ 

Çelik hält Inklusion für genauso wichtig wie Integration. Einerseits sei es  
essentiell, dass sich Benachteiligte in die Gesellschaft einfinden könnten; es sei 
eines seiner Anliegen, Menschen mit Migrationshintergrund zu helfen Chan-
cengleichheit zu gewinnen. Der Ratinger Türkische Elternverein bietet 
Deutsch-Sprachkurse und Hausaufgabennachhilfe für Menschen an, die 
Schwierigkeiten mit der deutschen Sprache haben. Neben dem Bemühen, 
Menschen mit Migrationshintergrund zu integrieren, darf man allerdings 
nicht vergessen, dass Inklusion der „Inländer“ genauso wichtig ist, so Çelik. 
Dafür steht der zweite Projektpartner, die Förderschule, und damit letztlich 
auch die Idee, in die Tanzkurse auch deutsche Teilnehmer zu integrieren.
Nach der letzten Aufführung seien manche Teilnehmerinnen traurig gewesen, 
weil es der Abschluss des Kurses gewesen sei. 
Der Ratinger Türkische Elternverein hatte auf seinen Antrag hin 9.500 Euro 
für maximal sechs Monate bekommen, wobei es monatlich sieben Kursstun-
den gab. Çelik meint, ein weiteres Problem bestehe darin, dass Kosten für 
Räume und andere Infrastrukturen teilweise so hoch seien, dass es nicht ge-
nügend finanzielle Ressourcen gebe. Die Kosten beispielsweise für Räume 
müssten unbedingt mit in Betracht gezogen und möglichst reduziert werden, 
sodass mehr finanzielle Ressourcen für die pädagogischen Kräfte übrig bleiben 
würden. 

› TEV Ratingen

http://www.tev-ratingen.de/index.php/de/tdk.html
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TalentCAMPus Neukölln: lokales Bündnis aus Berlin
Das Projekt TalentCAMPus findet in den Herbstferien in Neukölln, Berlin 
statt, nachdem dort der Oktober als Kinder-Kultur-Monat ausgerufen worden 
war. Als Ausrichter fungieren der Kunst WerkStadt Kulturverein, die Volkshoch-
schule Neukölln, die Young Arts Neukölln, sowie das Nachbarschaftsheim Neu-
kölln e. V. im Rahmen der Initiative Kultur macht stark! des BMBF. Das Projekt 
existiert schon seit 2012 und findet weiterhin einmal pro Jahr statt. Was bietet 
der TalentCAMPus? Im Rahmen eines fünftägigen Projekts bekommt die Ziel-
gruppe, Kinder zwischen 10 und 13 Jahren, durch die Anleitung professionel-
ler Künstler, Tänzer und Musiker aus verschiedenen Ländern einen abwechs-
lungsreichen und spannenden Einblick in die Welt der Kunst. Die Teilnehmer 
besuchen Ausstellungen, Tonstudios oder Ateliers und beschäftigen sich auf 
ihren Ausflügen mit Malerei, Film, Musik, zeitgenössischem Tanz, Theater 
und Literatur und kommen ins Gespräch mit den Künstlern.

„Ein erfolgreiches Projekt besteht aus Projektmitwirkenden, in diesem Fall 
Künstlern, Teilnehmern beziehungsweise Kindern und Eltern“, beschrieb 
Christina Benedict. Elterneinbindung sei genauso wichtig wie die Partizipa-
tion der Teilnehmer und der Input der Mitwirkenden. Es sei unbedingt er-
wünscht, dass Eltern mit ihren Kindern Kunst und Musik gemeinsam genie-
ßen und dadurch auch zusammen Zeit verbringen könnten. Um dieses Ziel zu 
erreichen, wurde die Unterstützung von Sozialpädagogen gesucht, die das 
Projekt begleiteten.

Benedict benannte als besondere Herausforderungen, dass zum einen die  
finanzielle Unterstützung begrenzt gewesen sei und zum anderen nicht alle 



182

‹ zurück zum Inhalt

10 Forum VIIIIII	 Foren

Eltern der Teilnehmer ausreichende deutsche Sprachkenntnisse mitgebracht 
hätten, was beispielsweise das Ausfüllen der Anmeldeformulare erschwert 
habe.

Die Projekte des TalentCAMPus selbst sind keine langfristigen Angebote. Sie 
umfassen einige kompakte und intensive Tage innerhalb weniger Wochen im 
Jahr. Daher ist es wichtig, dass der Kontakt mit Kultur im Anschluss nach-
haltig weitergeführt wird. Dazu sind entsprechende Strukturen notwendig. 
Auch hier setzt das Projekt bei den Eltern an, denn diese kommen nicht nur 
zu den Abschlussvorführungen, sondern werden den gesamten Prozess über 
eingebunden und dadurch auch geschult. Sie können selbst Interesse ent
wickeln und so über den einzelnen Workshop hinaus den Gedanken der Teil-
habe an Kulturen mit ihren Kindern fortführen.

In der Diskussion stellte sich die Frage, ob sich Chancengerechtigkeit und 
Freiwilligkeit widersprechen könnten. Bleibt eigentlich im außerschulischen 
Bereich noch Zeit, wenn die Ganztagsschule den Tagesablauf vorgibt? Natür-
lich kann man dem entgegenhalten, dass gerade die Ganztagsschule versucht, 
jeden Einzelnen mit den gleichen Möglichkeiten auszustatten, damit jeder 
dieselbe Bildungschance erhält. Jedoch muss man sich auch darüber Gedan-
ken machen, ob potentielle Teilnehmer bei außerschulischen Angeboten noch 
Zeit investieren wollen oder können.

Lokales Bündnis: Let’s dance, Rehburg-Loccum
Die Evangelische Heimvolkshochschule Loccum organisiert vier bis fünf Pro-
jekte pro Jahr und Let́ s dance ist eines davon. Kersten Prasuhn, der die Heim-
volkshochschule vertritt, legt bei seinen Erläuterungen großen Wert auf die 
Darstellung der strukturellen Bedingungen solcher Projekte, für die das Zu-
sammenspiel von Programm, interkulturellem Partner und Professionalisie-
rung unabdingbar seien. Wie genau hier aber wer worauf Bezug nehmen solle, 
darüber erfuhren wir leider nichts. 

Auch das Projekt Let’s dance, über das man im Unterschied zu allen anderen 
vorgestellten Projekten fast nichts im Internet erfährt, stellte Prasuhn im Forum 
erst auf Nachfrage vor. Offenbar handelt es sich dabei um eine viertägige Ver-
anstaltung in der Heimvolkshochschule Loccum während der Herbstferien, 
bei der gemeinsam mit den Teilnehmern eine Choreographie erarbeitet wurde. 
Die 16 Teilnehmer konnten in der Heimvolkshochschule Loccum übernachten. 
Zur Gruppe kamen eine Teamleiterin und zwei Ehrenamtliche hinzu – Swing-
tänzer leiteten den Kurs. Die Finanzierung richtete sich in Relation nach der 
Anzahl der Teilnehmer.

Auf die Frage, was er an den lokalen Bündnissen schätze, nannte Prasuhn in 
der Schlussrunde wiederum drei Aspekte: Zum einen sei der Kontakt wichtig, 
den die lokalen Bündnisse schaffen, indem sie eine Plattform bilden, von der 

› TalentCAMPus

› �Evangelische 
Heimvolkshochschule 
Loccum

http://www.qm-flughafenstrasse.de/index.php?id=275
http://hvhs-loccum.de/de/home
http://hvhs-loccum.de/de/home
http://hvhs-loccum.de/de/home
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aus die weitere Arbeit weitergeleitet werde. Zum anderen lege er großen Wert 
auf Würdigung und damit auf die Frage, wie das Preis-Leistungs-Verhältnis 
durch die lokalen Bündnisse angemessen unterstützt werden könne. Und 
schließlich weist er auf den Aspekt der Qualität hin, welcher die Frage auf-
wirft, wie eine Balance zwischen Ehrlichkeit und Ermutigung geschaffen  
werden könne; oder präziser gefragt, wie man als Künstler die Qualität der 
Arbeitsergebnisse der Teilnehmer, vor allem von Kindern, angemessen kritisieren 
und gleichzeitig den eigenen künstlerischen Anspruch behalten könne.

Abschlusspodium
Im Rahmen des Abschlusspodiums fasste die Moderatorin des Forums VIII, 
Sabine Dengel, die Diskussionen in drei Fragen zusammen: Was muss gesche-
hen, um auch die Eltern einbinden zu können? Gibt es nachhaltige Strukturen? 
Können Kinder nachhaltig stärker gemacht werden?

Sabine Dengel vertrat die Ansicht, es sei nicht die Hauptaufgabe der Bundes-
zentrale für politische Bildung, eine Lösung zu den oben genannten Fragen zu 
finden. Gemäß dem Motto „wir haben eine Projektidee und brauchen dafür 
die Menge X an Geld“ sei es wichtiger, den Antrag einer Förderung einfacher 
zu gestalten.

Joscha Eltrop Seit WS 2011/12 Studium der Schulmusik mit Hauptfach klas-
sisches Schlagzeug an der Staatlichen Hochschule für Musik und Darstellende 
Kunst Stuttgart sowie Politik und Wirtschaftswissenschaften an der Univer-
sität Stuttgart. 2009/10 Zivildienst im Tageszentrum Kinderbauernhof Rusciori, 
Rumänien. WS 2013/14 Praktikum an der Deutschen Schule Shanghai.

Lilien Joan Kwok Seit SS 2013 Studium des Bachelor Musik mit Hauptfach 
Orgel bei Prof. Helmut Deutsch an der Staatlichen Hochschule für Musik und 
Darstellende Kunst Stuttgart.
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1	 �Abschlusspodium: Chancen geben, Chancen 
wahrnehmen – aber wie?

Claudia Henne im Gespräch mit  
Dr. Marion Ackermann, Künstlerische Direktorin,  
Kunstsammlung NRW, Düsseldorf  
Prof. Dr. Johannes Bilstein, Professor für Pädagogik,  
Kunstakademie Düsseldorf 
Helga Boldt, Schulleiterin, Neue Schule Wolfsburg 
Teresa Darian, Wissenschaftliche Mitarbeiterin,  
Kulturstiftung des Bundes 
Dr. Sabine Dengel, Wissenschaftliche Referentin,  
Bundeszentrale für politische Bildung  
Ulf Großmann, Koordinator der Netzwerkstelle  
Kulturelle Bildung im Kulturraum  
Oberlausitz-Niederschlesien 
Cornelia von Ilsemann, ehem. Leiterin des Schulausschusses der KMK 
Dr. Gabriele König, Geschäftsführerin, Kinder-Akademie Fulda 
Moderation: Claudia Henne

Moderation: Jetzt kommen wir schon zur Abschlussrunde mit den Modera-
toren der Foren, und die bitte ich jetzt alle auf die Bühne zu kommen. Sie 
dürfen sich alle den schönsten Stuhl aussuchen. 
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Gestern Nachmittag wurde in den acht Foren über alle Themen rund um 
unser Kernthema „Zutritt für alle zu Kunst und Kultur“ diskutiert, die Mo-
deratoren dieser Foren ziehen jetzt ein Fazit aus den – vermute ich – intensiven 
Gesprächen, und ich möchte Sie alle gerne kurz vorstellen. 

Dr. Marion Ackermann von der Kunstsammlung NRW in Düsseldorf, Kura-
torin, erfolgreiche Ausstellungsmacherin und sie ist auch Mitglied im Kurato-
rium von Kinder zum Olymp!, Professor Dr. Johannes Bilstein von der Kunst-
akademie Düsseldorf, er ist ebenfalls Mitglied des Kuratoriums, wie auch 
Helga Boldt, Neue Schule Wolfsburg, sie ist Schulleiterin an einer Gesamt-
schule, ich nehme an, Projekte mit Schülerinnen und Schülern sind ihr in 
ihrer langen beruflichen Karriere geläufig, Teresa Darian kennen Sie schon, 
Wissenschaftliche Mitarbeiterin in der Kulturstiftung des Bundes, Frau 
Dr. Sabine Dengel, Wissenschaftliche Referentin bei der Bundeszentrale für 
politische Bildung und Ulf Großmann, Netzwerkstelle Kulturelle Bildung im 
Kulturraum Oberlausitz-Niederschlesien. Cornelia von Ilsemann, sie hat lan-
ge an Gymnasien und Gesamtschulen gearbeitet und ihr Thema sind Reform-
schulen. Ich vermute mal, wenn sie so etwas sieht, geht auch ihr Herz auf, 
Dr. Gabriele König, sie ist Geschäftsführerin der Kinder-Akademie Fulda, das 
ist ein kulturelles Mehrspartenhaus mit Museums- und Akademiebereich und 
ist der Initiative Kinder zum Olymp! seit 2005 eng verbunden. 

Ich hab jetzt mal ein bisschen auf die Notizen der Foren geschaut und mir ist 
aufgefallen, dass ein Wort ganz häufig vorgekommen ist: Nachhaltigkeit. Ist 
das wirklich DAS, was Ihnen allen unter den Nägeln brennt? Ich würde gerne 
jetzt einmal die Runde aufmachen, Herr Großmann, vielleicht fangen Sie an?

Ulf Grossmann: Das ist natürlich ein ganz entscheidendes Wort, einerseits, 
weil es ein Modewort ist, und zurzeit alles in Deutschland nachhaltig sein 
muss. Andererseits haben wir vergessen, wo das Wort herkommt. Es stammt 
eigentlich aus der Forstwirtschaft. Ursprünglich ging es um die Aufforstung 
abgeholzter Wälder, somit um Vorsorge – auch schon im 18. Jahrhundert. Das 
Bild ist im Grunde genommen das Gleiche: wir betreiben auch jetzt an vielen 
Stellen Raubbau und denken wenig darüber nach, welche Folgen unser Tun 
haben wird. Insofern trifft das Wort Nachhaltigkeit auf viele Dinge, die wir 
in der kulturellen Bildung tun, zu, vor allem auch bei der Fragestellung: Wie 
nachhaltig sind kulturelle Bildungsvorhaben, die als Projekte nur kurzzeitig 
finanziert werden und dann keine Fortführung haben? Das ist das, was die 
Träger momentan am meisten beschäftigt. 

Helga Boldt: Der Begriff der Nachhaltigkeit war bei uns nicht das zentrale 
Thema; es ging vielmehr darum, wie wir damit umgehen, dass wir nicht nur 
Kinder und Jugendliche vor uns haben, wenn wir im Bereich der kulturellen 
Bildung unterwegs sind, sondern dieses Kind oder dieser Jugendliche immer 
auch gleichzeitig Mädchen oder Junge, männliches oder weibliches Wesen ist. 
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Wir haben uns darüber ausgetauscht, was wir selber dazu beitragen können, 
damit diese wunderbare Geschlechtsdifferenz auch lustvoll erfahren werden 
kann und nicht als Hindernis wahrgenommen wird. Die Referenten kamen 
aus unterschiedlichen Feldern – Theater, Tanz, Literatur, Musik – und hatten 
spannende Beispiele aus ihrer zusammengenommen mehr als 100-jährigen 
Erfahrung mitgebracht. Niemand war dabei, der sich nicht schon mindestens 
20 Jahre in seinem Feld bewusst mit der Unterschiedlichkeit von Männern 
und Frauen, Mädchen und Jungen auseinandergesetzt hat. Alle konnten von 
sehr bereichernden Erfahrungen berichten, die sich dann auftaten, wenn sie 
in besonderen Projekten diese Tatsache, dass jeder Mensch ein männliches 
oder weibliches Wesen ist, zum Thema gemacht haben. Sehr spannend und 
auch berührend wie sich der Blick auf tänzerische Produktionen und künst
lerische Exponate, auf das Theaterspielen und andere künstlerischen Prozesse 
verändert, wenn man sich auf dieses Spannungsfeld neugierig einlässt und der 
Geschlechterdifferenz einen Spielraum, eine Bühne gibt. Das war eigentlich 
unser Thema, über das wir uns noch viel länger hätten austauschen können. 

Marion Ackermann: Ich kann vom Begriff der Nachhaltigkeit alles, was bei 
uns zur Sprache kam, hier entwickeln. Zunächst ging es um die Finanzierung, 
denn Nachhaltigkeit ist schwer zu finanzieren. Das Unspektakulärste ist oft 
am Wichtigsten, aber am Schwersten zu finanzieren, so zum Beispiel Sprach-
förderung im Theaterbereich. Außerdem laufen Projektfinanzierungen meis-
tens nur über ein bis drei Jahre. Dazu kommt, dass oft Projekte extra für 
Anträge entwickelt werden. Darauf war die Antwort unseres wunderbaren 
Forums 2 (Thema: „Kultureinrichtungen als Chancengeber“, Anm. d. Redaktion), 
dass alle Kultureinrichtungen viel stärker ihre eigenen Strategien fixieren 
müssten, und diese auch schriftlich und transparent für die Öffentlichkeit 
festhalten sollten, um eben von sich auszugehen und nicht von den Finanziers. 

Ein weiteres Thema, welches auch mit der Nachhaltigkeit zu verknüpfen ist: 
Die wirklich intensive und erfolgreiche Kulturarbeit ist immer mit unglaubli-
cher Langfristigkeit verbunden. In einer langen Vorbereitungsphase werden 
ganz vorbildhafte Projekte entwickelt, wo es um Partizipation in dem Sinne 
geht, dass die Themen von den Protagonisten gesammelt und daraus die Pro-
jekte dann entwickelt werden. Auf eine mehrjährige Vorbereitungszeit folgt 
ein erfolgreiches Projekt. Dann gibt es zum Schluss noch das Problem und die 
Frage nach der Verstetigung. Es ist so, dass viele Projekte von einzelnen Per-
sönlichkeiten ausgehen, die als Vermittler oder als interkulturelle Coaches  
arbeiten. Die Frage ist, funktioniert die Struktur, wenn diese engagierten 
Menschen wegfallen, oder wie transferiert man diese Struktur zum Beispiel in 
Großinstitutionen, die ihre eigenen festen Strukturen haben? Also wie können 
Prozesse der Veränderung durch Partizipation die großen, festen Strukturen, 
die schon existieren, nachhaltig wandeln? 
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Teresa Darian: Der Begriff der Nachhaltigkeit kommt ja, wie Herr Groß-
mann gesagt hat, aus der Forstwirtschaft und bezieht sich auf die Aufforstung 
von Wäldern. Das heißt, wir reden hier nicht über Jahre, sondern eigentlich 
über Jahrzehnte! Das ist, glaube ich, auch das, was in unserem Forum ein 
großes Thema war, denn da ging es darum, wie wir Strukturen schaffen können. 

In unserem Forum war es sehr eindeutig: Wenn wir wirklich Strukturen  
ändern wollen, geht es vermutlich nicht um Jahre, sondern um Jahrzehnte. 
Viele der Projekte, die die Referenten bei uns vorgestellt haben, versuchen 
schon, eine Antwort darauf zu geben. Das heißt, es waren häufig Projekte, die 
sich mit Schulentwicklung beschäftigen, ganze Strukturen verändern wollen, 
um langfristig kulturelle Bildung oder ein Verständnis für Kunst in Lehrer-
kollegien, in Schulen fest zu verankern. 

Das Thema „Schule“ war eine Antwort auf die Frage, wie wir eigentlich lang-
fristig Strukturen für kulturelle Bildung schaffen können. Das Thema „Zeit“ 
war ein anderes, weil es, glaube ich, in Richtung der Förderer auch immer ein 
Appell ist, dass man, um Strukturen zu ändern, sehr viel mehr Zeit einplanen 
muss. Einerseits gilt das für die Programme als solche, weil dafür eine Projekt-
laufzeit von eineinhalb Jahren nicht ausreicht und andererseits muss erheblich 
mehr Vorbereitungszeit eingeplant werden, in der die Beteiligten ein gemein-
sames Verständnis für die beabsichtigten Veränderungen entwickeln. Das ist 
ein ganz anderer Zeitfaktor als zum Beispiel der einer Projektvorbereitung. 
Das als kleiner Exkurs zum Thema Nachhaltigkeit aus unserem Forum. 

Claudia Henne, Dr. Sabine 
Dengel, Prof. Dr. Johannes 
Bilstein, Cornelia von 
Ilsemann, Dr. Gabriele 
König, Teresa Darian, 
Dr. Marion Ackermann, 
Helga Boldt, Ulf Großmann 
(von links) 
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Gabriele König: Im Forum Chancengerechtigkeit im Vorschulalter war das 
Thema Nachhaltigkeit zwangsläufig ganz wichtig, weil die Kinder im Kinder-
garten ja relativ kurze Zeit verbringen und es ja nur fair und wichtig ist, dass 
möglichst viele davon auch profitieren können. Wir hatten ein Beispiel, der 
Stadt Dresden. Dort wurde entschieden hat, dass es keine externen Angebote 
mehr geben darf. Das Kulturamt der Stadt hat daraufhin eine neue Idee ent-
wickelt, jetzt werden in Tandems Künstler und Kindergärten zusammenge-
bracht, die dann gemeinsam Projekte machen. Jährlich werden zehn Projekte 
gefördert, was für diese zehn Kindergärten großartig ist, obwohl das bei 160 
Kindergärten in Dresden natürlich nicht chancengerecht und vielleicht auch 
nicht nachhaltig ist. 

Unser großes Thema war: In jungen Jahren sind Kinder offen, sie sind noch 
frei von Vorurteilen und brauchen diese kulturellen Begegnungen nicht als 
eine Begabungs- und Talentförderung, sondern einfach als eine Horizont
erweiterung, damit sie weltoffen und frei ins Leben gehen. Da wäre Nachhaltig-
keit ein ganz zentrales Thema, die kommende Generation auch gut auf den 
Weg zu bringen. 

Cornelia von Ilsemann: Wir sind erst später zur Nachhaltigkeit gekommen 
und haben ganz anders angefangen, nämlich mit einer offenen Frage. Und ich 
finde, die hat sich jetzt durch das Theaterstück (Weit vom Auge – weit vom 
Herz_reloaded, Anm. d. Redaktion) geklärt. Unsere Frage war: Kann kulturelle 
Bildung oder ästhetische Erziehung, wie wir in der Schule oft sagen, kann sie 
die Kinder und Jugendlichen für ihr Leben insgesamt stark machen und ihnen 
dadurch mehr und andere Chancen vermitteln? Das Theaterstück eben hat 
gezeigt: Die Jugendlichen sind jetzt sicher viel stärker, als wenn sie nicht so 
hart geprobt und ein so tolles und aussagekräftiges Stück entwickelt hätten. 
Allerdings müssen sie nun auch weiterhin Chancen bekommen, sie müssen die 
neue Stärke stabilisieren können. Sonst bricht das furchtbar ab – da ist dann 
die Nachhaltigkeit wichtig. 

Wir haben dann nach Kontroversen gesucht, da konnten wir am ersten Vor-
trag des Kongresses ansetzen und uns fragen: Wie viel bringen die Kinder und 
Jugendlichen einerseits an Fantasie, an Neugier, Gestaltungsmöglichkeiten 
mit, und wie viel Input, wie viel Struktur muss die Schule, müssen die Erwach-
senen vorgeben? Diese Fragen wollten wir aus den Praxisbeispielen heraus be-
antworten. Wir waren uns einig, dass es nicht nur legitim, sondern auch richtig 
ist, dass die Erwachsenen oder das System, in dem gelernt wird, einen verläss-
lichen Rahmen und zum Teil auch Arbeitsthemen vorgeben. Dieser Rahmen 
muss vielfältige Erfahrungen ermöglichen und einerseits so gestaltet sein, dass 
er den Kindern und Jugendlichen Sicherheit und Orientierung bietet. Ande-
rerseits darf er sie nicht einengen, sondern soll sie ermutigen, eigene Wege zu 
finden. In diesem Rahmen geht es dann darum – vorhin haben wir das Wort 
„behüten“ gehört – die Impulse so zu behüten, dass sie wachsen können, so 
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dass die Jugendlichen viele ihrer tollen, verrückten oder eigenwilligen Ideen 
und Planungen erproben und umsetzen können.

Eine andere Kontroverse war die Frage: Wie verbindlich sollte man eigentlich 
den Impuls setzen? Es gab eine Schule (hier ist die Fritz-Boehle Werkrealschule 
in Emmendingen gemeint, Anm. d. Redaktion) da ist jede Schülerin und jeder 
Schüler aktiv Künstler, die müssen sich alle beteiligen. Wir haben am Beispiel 
JEKI über diese Verpflichtung diskutiert. Die Kinder in Hamburger Grund-
schulen haben im ersten Jahr alle ein Instrument bekommen, und ab dem 
zweiten Jahr wird die Teilnahme freiwillig – ist dies nicht sozial selektiv? Ja, 
das zeigen die Untersuchungen. Die Kontroverse blieb offen. Es gab Brücken-
bauer, die gesagt haben, vielleicht kann man Mentoren nutzen, die nach einer 
Pause den Kindern dabei helfen, wieder einzusteigen. Dann gäbe es nicht nur 
ein Entweder-Oder. 

Ich will ein Fazit ziehen, das auch zum Problem der Nachhaltigkeit passt, und 
bei dem wir uns dann wieder alle einig waren: Um die Impulse zu sichern, und 
auch qualitativ gut zu machen, braucht es erstens Mut, eine Teilnehmerin 
sagte: „Frechheit“, auch mal gegen und unabhängig von den Strukturen zu 
agieren. Es braucht zweitens Unterstützungsstrukturen, und schließlich hohe 
Professionalität. Professionalität der Künstler, die nicht nur Kinder beschäftigen, 
sondern einen Bildungsauftrag haben. Professionalität der Lehrerinnen und 
Lehrer, die lernen, dass ihre Kinder plötzlich viel mehr können, als sie vorher 
vermutet hatten, so dass darüber die Schule bereit ist, insgesamt ihren Unter-
richt zu verändern, – zum Beispiel in Projekten – und dabei Schülerinnen und 
Schülern mit ihren Interessen und vielfältigen Fähigkeiten deutlich ernster 
nimmt. 

Johannes Bilstein: In unserem Forum ging es um die Frage, was das Beson-
dere der Künstlerinnen und Künstler ist – also ob die im Kontext kultureller 
Bildung etwas können, was andere nicht ohne weiteres können. In Bezug auf 
Nachhaltigkeit, würde ich gern noch einmal auf die Forstwirtschaft zurück-
kommen. Nachhaltigkeit bedeutet dort: Wenn heute ein Baum im Wald steht, 
hat sich irgendwann vor 20 Jahren irgendjemand nachhaltig benommen. Ich 
fand, dass wir in diesem Forum sehr schöne Beispiele für diese Langfristigkeit 
hatten. Von vielen Projekten war die Rede, die nicht irgendwie mal die letzten 
vier Wochen gelaufen sind oder die letzten drei Monate, sondern die sich über 
viele, viele Jahre immer wieder fortgesetzt haben und die neu entworfen wurden. 
Das heißt, man kann gerade im Bereich von kultureller Bildung heute sehen, 
dass wir da schon auf eine nachhaltige Entwicklung zurückgreifen, die schon 
vor langer Zeit angefangen hat, und Kinder zum Olymp! ist ja ein Beispiel 
dafür. 

Was jetzt die spezifischen Fähigkeiten oder die spezifischen Leistungen von 
Künstlerinnen und Künstlern angeht, die dann auch nachhaltig eingebracht 
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werden, dann ist das natürlich zuallererst und vor allem anderen ihre Kunst! 
Das ist das Besondere, das sie können, und das vielleicht Lehrer – oder andere 
Bildungspersonen – nicht so können. Wenn man sich aber anhört, was bei uns 
in diesem Forum an Projekten beschrieben wurde, dann wird auch etwas ganz 
anderes deutlich: Gerade weil das Projekte sind, die sich zum Teil über Jahre 
immer wieder neu erfinden mussten, ist bei diesen Künstlerinnen und Künst-
lern auch eine sehr breit ausgebildete administrative Erfahrung vorhanden. Sie 
wissen, wie man Projekte macht, sie wissen, wen man ansprechen muss, sie 
wissen da zum Teil sehr viel mehr, als die entsprechenden Personen in den 
Institutionen, die ihren laufenden Betrieb machen und die eher davon aus
gehen können, dass es nächstes Schuljahr so weitergeht wie es bisher war. Und 
auch das ist ja ein Stück Nachhaltigkeit, nämlich dafür zu sorgen, dass das, 
was man zum Beispiel als Künstlerin oder Künstler machen will, auch in der 
nächsten Zeit weitergeht. 

Sabine Dengel: Ja, Bildung lässt sich ja auch nicht rückgängig machen … Wir 
haben über „Kultur macht stark“ gesprochen, das Programm brauche ich nicht 
zu erläutern, das kennen alle. Wir hatten ja eine Reihe von Leitfragen, mit 
denen wir aufgefordert waren, uns zu beschäftigen, und in allen Dimensionen 
hat die Frage der Nachhaltigkeit eine große Rolle gespielt: Wie können wir 
Kinder und Jugendliche nachhaltig aktivieren, wie können wir die Eltern 
nachhaltig einbinden, wie können wir Nachhaltigkeit in die Ausbildung der 
Pädagoginnen und Pädagogen reinbringen, wie können wir nachhaltige Struk-
turen schaffen? Es ging aber speziell um die Frage, was leistet das Programm 
„Kultur macht stark“? Zuviel darf ich nicht ausplaudern, aber es hat eine Eva-
luation stattgefunden, die ist noch nicht veröffentlicht, aber sie gibt uns den 
Hinweis, dass vieles funktioniert. Es ist auch Power dahinter, es ist eine nie 
dagewesene Finanzierung in die kulturelle Bildung und die Frage der Nach-
haltigkeit, die seitens der Teilnehmer auch immer kam, war die: Wie geht es 
nach 2017 weiter? 

Vieles geht sehr gut, geht auf, aber es ist auch zu vermuten, dass es wahrschein-
lich eher vorübergehende positive Veränderungen sind. Mit dem Ende des 
Geldflusses wird es auch vieles nicht mehr geben, was es zum jetzigen Zeit-
punkt gibt, das ist wie mit den Projekten. Trotzdem muss man auf all diesen 
Ebenen, die ich eben erwähnt habe, sagen, dass man ja in den Jahren auch 
weiterkommt. Wie Herr Bilstein erwähnt hat: Alle befinden sich in einem 
lernenden Prozess. Vor zwei Jahren wurde noch sehr viel über das Programm 
geklagt, und mittlerweile ist die Stimmung zum Positiven umgeschlagen. Alle 
lernen auf allen Ebenen, und das ist schon ein sehr positives Fazit für die 
Nachhaltigkeit, weil meine flapsige Eingangsbemerkung, ’Bildung lässt sich 
nicht rückgängig machen’, auch auf diesen Slogan „Kultur macht stark“ an-
zuwenden ist, der weist auf den Transfereffekt hin. Das, was passiert, das hat 
man und wie es weitergeht, sehen wir dann. 
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Moderation: Ich würde diese wirklich seltene Gelegenheit gerne nutzen, dass 
Sie alle hier sind, Sie, die viel Erfahrung haben und von der kulturellen  
Bildung überzeugt sind. Ich möchte Sie jetzt alle um etwas bitten: Ich glaube, 
alle im Saal haben eine Vorstellung von den Schwierigkeiten, von den Proble-
men, von den Zuständigkeiten, das ist ja auch wirklich eine komplexe Ge-
schichte, über die wir hier reden: Es gibt den Bund, es gibt die Länder, es gibt 
die Kommunen, es gibt zu wenig Geld, es gibt einzelne Künstler, es gibt die 
Vermittler, es gibt die, die in den Häusern sitzen – wie hier zum Beispiel im 
Theater Freiburg, die mit ihrem Jungen Theater wirklich etwas auf die Beine 
gestellt haben – und und und. Es gibt eine Menge Widerstände und ich wür-
de das jetzt gern andersherum nehmen und Sie alle um Folgendes bitten: 
Wenn Sie jetzt wünschen dürften, haben Sie eine ideale Vorstellung, wie es 
weitergehen sollte? Was würden Sie aus Ihren Bereichen, aus Ihren Erfahrun-
gen sagen: Was brauchen wir, wo muss es lang gehen? Jetzt fangen wir mal 
andersherum an, Frau Dengel …

Sabine Dengel: Okay, ich habe keine Zeit nachzudenken, ich sag das jetzt 
einfach mal aus dem Bauch heraus, aus meinem Arbeitsfeld. Ich selbst bin 
schon daran interessiert, dass Strukturen eine Nachhaltigkeit haben, und dass 
Qualitätsdebatten geführt werden, aber ich habe in meinem Arbeitsfeld an der 
Schnittstelle von politischer Bildung und kultureller Bildung immer das Ge-
fühl gehabt, dass wir ein buntes Land sind, und dass alle experimentieren, und 
jeder gute Ideen hat, und ich finde, das lebt. Meine Wunschvorstellung ist 
nicht, dass wir irgendwelche Lösungen finden, die wir mittels Förderprogram-
men, Richtlinien oder politischen Entscheidungen auf alle übertragen, sondern 
dass wir uns einfach in einem äußerst kreativen Prozess weiter durchwursch-
teln, miteinander einen Metadiskurs führen, in den sich jeder einbringen 
kann. Für mich ist es auch wichtig, dass es Demokratiegemäß verläuft, dass 
die Sache lebt, und dass wir probieren können. 

Die stärkste Kritik, die an mich herangetragen wird, bezieht sich auf die  
Förderpraxis, weil die Bundeszentrale für politische Bildung natürlich auch 
fördert. Was ich mir wünschen würde ist, dass die Förderinstitutionen „cooler“ 
werden; zumindest im Bereich der Partizipation. Förderung ist auch ein 
Machtinstrument. In dem Moment, wo ich Kriterien formuliere und sage, ihr 
müsst a, b, c, d, die Ziele, die Prozesse, die Kriterien erfüllen, alle müssen 
innovativ sein, setze ich damit auch auf autoritäre Weise Ziele, die ich errei-
chen will. Ich fände es gut, wenn Förderung dahin gehen und sagen würde: 
Ihr könnt uns einen Antrag schicken, in dem steht, wir wollen etwas Partizi-
patives mit Schülern machen, die sollen den Prozess selbst entwickeln, das Ziel 
selbst entwickeln, die Methoden selbst entwickeln, die Fragen selbst stellen, 
deshalb können wir es jetzt hier noch nicht vorskizzieren, aber wir wollen das 
vier Monate machen und brauchen ungefähr so und so viel Geld. 
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Moderation: Das ist die Freiheit. Künstlerische Prozesse, darüber haben wir 
gestern schon geredet, Herr Bilstein bitte. 

Johannes Bilstein: Ja, auf etwas allgemeinerer Ebene kann ich mich da nur 
anschließen. In unserem Forum gestern kam immer wieder ein Satz, nämlich: 
Man muss brennen! Es braucht also so etwas wie authentische Begeisterung. 
Nun wissen wir das alle, wir wissen aber auch alle, dass der Übergang zur 
Selbstausbeutung dann fließend ist. Das heißt, auf der einen Seite funktioniert 
das Ganze nur mit dieser authentischen Begeisterung, und die muss in Struk-
turen hineingegeben werden, die dann dieses ermöglichen, und die dann mög-
lichst wenig einengen. Mein einziger Appell im Moment wäre: Bei allen Struk-
turbildungen, die wir vor Augen haben müssen, bei aller Nachhaltigkeit, die 
wir anstreben, sollten wir auch vor Augen behalten, dass Projekte im Bereich 
der kulturellen Bildung sich immer an den Künsten orientieren, und an dem, 
was die Künstler uns zeigen, an Diskursmöglichkeiten, an Spielmöglichkeiten. 

Die Künste aber funktionieren immer nur auf Basis einer Logik der Ver-
schwendung – das muss irgendwie zusammengebracht werden. 

Cornelia von Ilsemann: Ich beantworte diese Frage mal aus der Perspektive 
des Systems, für das ich hier ja auch eingeladen worden bin, des Systems Schule. 
Lehrerinnen und Lehrer lernen über gute Beispiele und darüber, dass sie selber 
in der Praxis mit neuen Impulsen positive Erfahrung machen. Ich wünsche 
mir also schulnahe kommunale Unterstützungsstrukturen der Ermutigung. 
So etwas wie die Freiburger Schulprojektwerkstatt, die in unserem Forum mit 
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dabei war. Sie berät die Schulen dabei, wo sie Künstler findet, die zu ihren 
Vorstellungen passen könnten. Und die Künstler unterstützt sie, eine Schule 
zu finden, in der sie ihre eigenen Ideen entwickeln können. Sie erleichtert also 
das „Matching“ und die Zusammenarbeit. Sie hat auch Qualitätsstandards 
entwickelt und bietet den Künstlern und den Schulen ein Feed Back oder eine 
Evaluation der gemeinsamen Arbeit an. Das alles funktioniert mit vergleichs-
weise geringen Ressourcen. So etwas ermöglicht sehr viel an Professionalität 
und Qualität, erleichtert aber vor allem den Einstieg und schafft bei vielen den 
Mut zu sagen, das trauen wir uns jetzt mal! 

In den meisten Bundesländern haben die Schulen weit mehr Möglichkeiten, 
kulturelle Bildung im Schulalltag zu verankern, als sie sie nutzen. Dazu braucht 
man den gemeinsamen Willen, Fantasie, und eine gewisse Pfiffigkeit. Und da 
hilft, glaube ich, weder Druck von oben noch Druck von unten, wohl aber 
Ermutigung und Unterstützung direkt und konkret vor Ort. 

Gabriele König: Was würde ich mir wünschen? Ich würde mir wünschen, 
dass wir erkennen, dass diese Gesellschaft erkennt, dass die kulturelle Bildung 
in den frühen Jahren einfach ein großes Plus ist. Das müsste dazu führen, dass 
kulturelle Bildung einen besonderen Platz in der Erzieherausbildung be-kommt: 
Das heißt, kulturelle Bildung soll Kindern bereits im Kindergarten zu Gute 
kommen. Die Hal-tung muss sich ändern, dass man kulturelle Bildung erst 
erfahren darf, wenn man schon schulbereit ist …

Wir müssen mehr auf die frühen Jahre setzen und dort die Weltoffenheit der 
Kinder für unsere Zugänge schaffen und sagen, wenn sie da was erleben können, 
dann tragen sie das lebenslänglich mit sich, sind lebenslängliche Impulse  
gesetzt. Ich glaube, da können wir sehr viel initiieren, was wir in späten Jahren 
dann nicht reparieren müssen. Davon bin ich ganz fest überzeugt!

Teresa Darian: Das ist schon eine sehr große Frage, die Sie uns da stellen, 
wenn ich das mal so sagen darf. Weil mich das während der zwei Tage hier 
beschäftigt hat, würde ich es unter dem Begriff „Ernsthaftigkeit“ beziehungs-
weise „ernstgemeint“ zusammenfassen. Ich würde mir wünschen, dass es ein 
ernstgemeintes Interesse am Gespräch mit den Kindern und Jugendlichen gibt. 
Das heißt dann aber auch, dass ich sie fragen muss: Was sind eure Themen 
und Fragen? Dann muss ich mit ihnen sprechen, dann muss ich sie letztlich 
hier haben. Wenn Kulturinstitutionen Vermittlung als eine ihrer Kernaufga-
ben nennen, dann sind auch belastbare Maßnahmen und erkennbare Verän-
derungen notwendig, damit es nicht eine Behauptung bleibt. Dann muss eine 
Institution auch entsprechende Mittel zur Verfügung zu stellen. Wenn ich als 
Förderinstitution ernsthaft daran interessiert bin, Strukturen zu schaffen, 
dann muss ich die Möglichkeiten dafür eröffnen und damit leben können, dass 
dies nicht so öffentlichkeitswirksam ist, wie zum Beispiel ein Leuchtturm-
Projekt.
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Wenn ich ernsthafte Kooperationen haben möchte, dann muss ich auch die 
Expertise des Anderen anerkennen und bereit sein, als Partner zusammenzu
arbeiten. Wenn ich die Kunst – und darum geht es uns ja – in den Mittelpunkt 
stelle, dann darf ich nicht messen wollen, was am Ende darüber hinaus raus 
kommt, was vielleicht nicht nur Kenntnisse über und Erfahrungen mit Kunst 
betrifft, sondern Fähigkeiten in Mathe oder was auch immer. Ich glaube, das ist 
das, was ich unter Ernsthaftigkeit beziehungsweise ernstgemeint verstehe, und 
was ich mir wünsche, wenn wir das Thema kulturelle Bildung weiterdenken.

Marion Ackermann: Ich bin immer sehr gespalten, wenn wir Begriffe wie 
Partizipation, Nachhaltigkeit, Globalisierung oder Digitalisierung verwenden 
und man in diesen Kategorien von „political correctness“ gefangen bleibt. Ich 
würde mir wünschen, wir würden unsere Programme echt leben und wir wür-
den versuchen, Hierarchien – soweit möglich – mehr abzubauen. Wir hatten 
gestern jemanden im Forum, der sagte: „Ich stehe mit Haut und Haaren dafür 
ein, ich sage denen, wo ich lebe, wie mein Familienstand ist, ich bin mitten-
drin, ich lebe mit denen.“ Wer macht das von uns? Also diese Distanzen ab-
bauen, dieses wirklich leben und auch aushalten, dass es etwas mit uns tut, mit 
unserem eigenen Leben, aushalten, dass wir eigentlich noch unendlich viel 
lernen müssen aus unseren Perspektiven heraus und ganz am Anfang sind. 
Grundsätzlich wünsche ich mir – ich spreche jetzt aus der Perspektive der 
kulturellen Einrichtungen – dass wir mehr lernen, offene Prozesse, auch offene 
künstlerische Prozesse auszuhalten. 

Wir haben zum Beispiel bei uns im Museum ein dreiviertel Jahr mit dem 
ägyptischen Künstler Wael Shawky einen Film produziert, für den auch Feuer 
und Wasser im Museum notwendig waren. Wir wussten nicht genau, was 
dabei am Ende herauskommt. Es geht um das Aushalten von künstlerischen 
Prozessen, die uns tief und langfristig verwandeln können, es geht auch dar-
um, mehr Risiken einzugehen. Ich wünsche mir, dass wir auch gegenüber der 
Politik stärker vermitteln können, dass der Einzelne zählt – gerade in der 
Bildung – dass eine Einzelbiografie zum Beispiel auch verändert, vom Positiven 
beeinflusst werden kann und es nicht unbedingt um Zahlen und so weiter 
immer geht. Und zuletzt wünsche ich mir – und das sage ich natürlich vor 
dem Hintergrund eines erschöpften Kampfes im Kulturkampf Nordrhein-
Westfalen –: Ich wünsche mir, dass mehr Menschen die Kunst wieder lieben! 

Helga Boldt: Ja, auch ich wünsche mir Kunst in Hülle und Fülle! Wirklich 
im ganz wörtlichen Sinn. Hülle heißt, einen gestalten Raum zu haben, in dem 
sich Kultur entfalten kann. Fülle heißt, nicht immer so geizig zu sein, sondern 
gerade in diesem Bereich großzügig und verschwenderisch sein zu können. Wir 
geizen viel zu oft mit ganz vielen Dingen, obwohl es überhaupt nicht nötig 
wäre. Wir geizen in der Schule mit der Zeit, weil immer wieder Quantität vor 
Qualität setzen: Dieser oder jeder Stoff muss unbedingt noch behandelt wer-
den, manchmal sogar dann, wenn wir merken, eine Gruppe oder auch Einzel-
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ne vertiefen sich gerade intensiv in einen künstlerischen Prozess. Wir spüren, 
sie könnten etwas von dieser Vertiefung in ihre eigene Persönlichkeitsentwick-
lung mitnehmen und unterbrechen dennoch diesen Prozess durch Zeitdruck 
von außen. Wir geizen oft auch mit Räumen für Kunst, Musik, Theater, Tanz. 
Ich wünsche mir also auch Räume in Fülle, die von Kindern und Jugendlichen 
mit ihren Ideen und Aktivitäten gefüllt werden können. Dieses Haus ist ein 
wunderbares Beispiel für Kultur in Hülle und Fülle. Gleiches gilt aber auch 
für die Projekte, die im Foyer zu sehen waren, zum Beispiel der wunderbare 
Barocktanz in Rap-Form auf den Straßen von Freiburg – also auch das geht. 
Man kann den öffentlichen Raum für überraschende Begegnungen mit Kultur 
nutzen, die man vorher in ihrer Wirkung gar nicht so genau planen konnte. 
Das Wichtigste sind aber immer die Menschen. Ich wünsche Kindern und 
Jugendlichen vielfältigste Begegnungen mit Kulturmenschen, die ihnen zuge-
wandt sind, aus unterschiedlichsten beruflichen Feldern mit ihnen in Berüh-
rung kommen wollen und alles das in einen neuen Prozess einbringen, was sie 
selber auch bewegt. 

Ich glaube, dass wir mit einem klugen Blick darauf, was jedes einzelne Kind, 
jeder einzelne Jugendliche braucht, was sie aber auch als Altersgruppe oder in 
ihrer Identität als Mädchen oder Jungen brauchen, zu Ergebnissen kommen, 
die vielmehr Varianz zeigen und herausfordern. Es wird immer von Hetero
genität geredet. Wir wissen mittlerweile alle, dass jeder Einzelne anders anders 
ist. Aber das auch für künstlerische Prozesse in Anspruch zu nehmen und 
zuzulassen, dass Kinder und Jugendliche zum Beispiel wählen können, inten-
siver Musik oder Kunst oder Tanz oder Bildhauerei zu machen, ist doch eher 
die Ausnahme. Wir gehen im Raum der Schule immer noch zu sehr davon 
aus, dass alle zur gleichen Zeit das Gleiche machen sollen. Da gibt noch viel 
Luft nach oben, innerhalb der Schule, aber auch innerhalb der anderen öffent-
lich verfassten Institutionen. 

Man braucht selbstverständlich in kultureller Tätigkeit eine Hülle, einen  
Rahmen. Kultur soll aber auch in ihrer Fülle erfahren werden, in ihrem Über-
fluss, ihrer Unbegrenztheit, die verschenkt werden kann und an der man  
andere großzügig teilhaben lassen kann. Ja, das wünsche ich mir. 

Ulf Grossmann: Ich möchte gar nicht so sehr über meine Wünsche sprechen, 
die ich habe, da gibt es zu viele in dem Zusammenhang. Unser Thema war der 
ländliche Raum und da ist eine ganze Wunschliste von den einzelnen Tischen 
mit den fünf Themen zusammengekommen. 
Ich will es kurz skizzieren: Man kann es in vier Verben zusammenfassen: 
netzwerken, motivieren und mobilisieren und am Ende auch öffnen. 
Stichwort „netzwerken“: Es ist ganz offensichtlich, dass es noch immer mäch-
tige Informations- und Vermittlungsdefizite gibt, gerade im ländlichen Raum. 
Die gegenseitige Wahrnehmung ist weder unter den Kultureinrichtungen, 
noch zwischen Kultureinrichtungen und Schulen so gegeben, dass wirklich 
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Kontinuität, Verlässlichkeit und Vertrauen entstehen können. Da sind solche 
Modelle, wie zum Beispiel unsere Netzwerkstellen in Sachsen, die ich hier 
vertreten darf, das sächsische Kulturraummodell oder das Netzwerk Stadt
kultur in Bayern, die alle bei uns im Forum vertreten waren, Formen, über die 
man nachdenken und mit denen man Abhilfe schaffen kann. 

Zweites Thema: „motivieren“ – da ist schon vieles gesagt worden, was nicht 
nur in den ländlichen Räumen, sondern auch für den urbanen Raum zutrifft. 
Aber im ländlichen Raum gilt es, insbesondere das Interesse in Kindertages-
stätten und Schulen zu wecken, um überhaupt als Partner für kulturelle Bil-
dung zur Verfügung zu stehen. Häufig ist es so – das kam ziemlich ernüchternd 
zur Sprache –, dass es schon so eine Art „Entwöhnungseffekte“ von Kultur 
gegeben hat. Also: Das Landkino ist zu, die Bibliothek ist weg, das Theater ist 
auch schon lange geschlossen. Das geht schon seit zehn Jahren so, warum 
müssen wir jetzt etwas mit kultureller Bildung machen, wenn es in den letzten 
zehn Jahren auch ohne Kultur ging? An diesen Stellen wieder Partner zu fin-
den, und vor allem auch Schulen zu ermutigen, mit der immer wieder konst-
ruierten Konkurrenzsituation zurecht zu kommen, dass natürlich so ein kul-
turelles Bildungsprojekt durchaus in Konkurrenz zur Fußballmannschaft im 
Ort stehen könnte, stellt vielerorts eine schier unüberwindbare Herausforde-
rung dar. Wenn der junge Fußballer am Nachmittag als Stürmer gebraucht 
wird, dann kann er nicht zur gleichen Zeit auf der Bühne stehen. Das sind 
schon Fragestellungen, die auch auf dieser mentalen Ebene sehr wichtig sind. 

Zum Thema „motivieren“ erwartet man auch deutlicher – gerade für den länd-
lichen Raum – Bekenntnisse der entsprechenden Schulbehörden, der Minis-
terien oder der Schulämter, dass kulturelle Elemente stärker zum Gegenstand 
des Fächerkanons werden. Schultheater im Unterricht zum Beispiel – ein  
hessisches Modell – oder auch – ganz explizit soll ich das vortragen – einen 
Kultur- oder Theatertag an Schulen einzuführen, so dass die Schulen bis zu 
einem gewissen Grad von der Schulaufsicht in die Pflicht genommen werden. 

Drittes Verb: „mobilisieren“! Da spielt einerseits die Mobilität im Netz eine 
ganz entscheidende Rolle. Nach wie vor gibt es Regionen in Deutschland, die 
momentan noch nicht von Breitbandtechnik profitieren können und viele  
Träger – wir haben die Stiftung Zuhören bei uns im Forum gehabt – die  
arbeiten ganz viel über das Internet mit den Schülern im ländlichen Raum. 
Das ist dort nicht möglich, wo die Schüler keine Breitbandtechnik zur Verfü-
gung haben. Das heißt, es ist eine ganz klare Forderung aus unserem Forum 
– und nicht nur aus Sicht der Wirtschaft – flächendeckend Breitbandnetz zu 
installieren. Selbstredend steht andererseits auch die Frage nach der physischen 
Mobilität. Also Kultur und Schule fragen sich: „Kommst du zu mir?“ oder 
„Gehen wir zu dir?“ An welchen Stellen muss Mobilität erleichtert werden, so 
dass Künstler zur Schule kommen können? Oder wo muss die Mobilität er-
möglicht werden, so dass Schüler zu Kultureinrichtungen kommen können? 
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Da gibt es ermutigende Ansätze in einzelnen Bundesländern, Mobilitäts
konzepte mit den jeweiligen Verkehrsgesellschaften, dem Öffentlichen Per
sonennahverkehr etc. zu entwickeln. Es existieren auch Modelle, bei denen 
Museen sich zusammengeschlossen haben, um aufzuzeigen, welche Angebote 
gibt es in der Region, und wie sind diese Möglichkeiten auch für die Schulen 
erreichbar? 

Letzten Endes spielen auch die Fragen indirekt eine Rolle: Welche kulturellen 
Lernorte überhaupt zur Verfügung stehen? Welche Orte können noch ge- und 
unterhalten werden? Welche müssen neu geschaffen werden? Vor allen Dingen 
– und ich glaube, das ist ein ganz entscheidender Punkt – muss bewusst ge-
macht werden, dass die etablierten Kultureinrichtungen für den ländlichen 
Raum ganz entscheidend wichtig sind, weil dort auch die kulturellen und 
künstlerischen Kompetenzen gebündelt sind. Ob es das Theater hier in Frei-
burg oder auch ein kleines Heimatmuseum irgendwo auf dem Lande ist, es 
sind Garanten dafür, dass Professionalität und Qualität gesichert werden. Das 
hat nicht unmittelbar etwas mit Mobilität zu tun, indirekt aber schon, denn 
wenn die ortsnahen Einrichtungen nicht mehr vorhanden sind, wird der  
Bedarf an Mobilität logischer Weise wesentlich größer. 

Die vierte Vokabel „öffnen“ hat etwas mit unserer Bereitschaft zu tun, im 
Zusammenhang mit der Einwanderungs- und Asylproblematik, sich völlig 
neuen Herausforderungen zu stellen, die bislang den ländlichen Raum eher 
weniger erreicht haben. 

Letztlich blieb eine grundsätzliche Frage offen, die sich durch alle Diskussi-
onsrunden an den Tischen gezogen hat: Was ist eigentlich „der ländliche 
Raum“? 

Moderation: Mit dieser Frage wollen Sie uns jetzt entlassen … Ulf Großmann 
hat uns noch einmal die Mühen der Ebene deutlich vor Augen geführt, aber 
nichts destotrotz fasse ich sie jetzt alle mal zusammen und sage: Komm ins 
Offene! „Komm ins Offene“ – das ist übrigens das Stichwort, was unsere 
Staatsministerin für Kultur immer gerne nutzt, wenn sie über das Humboldt-
forum in Berlin redet, ich finde, das passt aber wunderbar. Komm ins Offene 
– haben Sie Mut, seien Sie ernsthaft und vor allem: Bleiben Sie Sie selbst! 
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2	 �Ausblick auf das Thema des 8. Kongresses:  
Kulturelle Bildung im Kontext von 
Globalisierung 

Dr. Marion Ackermann, Kunstsammlung NRW, Düsseldorf 
Isabel Pfeiffer-Poensgen, Kulturstiftung der Länder

Isabel Pfeiffer-Poensgen: Sie, liebe Frau Henne, haben mir die Arbeit sehr 
erleichtert, weil  gerade in dieser Abschlussrunde der Forumsmoderatoren 
schon so viele wichtige Gesichtspunkte genannt wurden, dass es mir gar nicht 
mehr ansteht, jetzt alles noch einmal zusammenzufassen. Bevor ich mich  
bei Ihnen allen bedanke, bedanke ich mich erstmal bei unserer wunderbaren 
Moderatorin! 

Natürlich liegt es mir auf der Zunge, noch zu sagen, dass ich in manchen 
Punkten vielleicht eine etwas radikalere Ansicht habe als viele von Ihnen: Ich 
verlange, dass wir Strukturen – natürlich mit Gestaltungsfreiheit – bekom-
men, die eben auch für die gelten, die noch nichts im Bereich der kulturellen 
Bildung machen. Wir müssen immer daran denken, dass wir Tausende von 
Schulen haben, und ich glaube, wir alle wollen doch das Ziel erreichen, dass 
wir flächendeckende Angebote für kulturelle Bildung bekommen. Aber das 
geht wahrscheinlich nur durch bestimmte Vorgaben, die natürlich Gestal-
tungsfreiheiten für jedes individuelle Programm ermöglichen müssen. Lassen 
Sie mich auch noch ein Wort zum Geld sagen: Es gibt zahlreiche wunderbare 
Stiftungen und Finanziers für Projekte, und auch der Bund gibt enorme Sum-
men, wie man immer wieder lesen kann. Da passiert viel, aber ich habe ja all 
diese Zusammenfassungen aus den gestrigen Foren gelesen, und da gab es 
einen durchgehenden Punkt: Das ist alles unübersichtlich und es ist eben 
immer nur auf Zeit gesichert. 

Ich denke, wir Stiftungen – dazu zähle ich unsere Stiftung genauso wie alle 
anderen – sind dafür da, etwas auszuprobieren, neue Ideen zu testen. Aber 
wenn wir wirklich an das Ziel kommen wollen, über das wir hier alle andau-
ernd reden – das Ziel mit unserem Lieblingswort „Nachhaltigkeit“ –, dann 
müssen die Angebote der kulturellen Bildung eben auch kontinuierlich finan-
ziert sein und das geht eben nur über eine staatliche Finanzierung. Nicht, weil 
ich so staatsgläubig bin, sondern weil Stiftungen nie dazu in der Lage sein 
werden, diese flächendeckenden Angebote für ganz Deutschland zu finanzieren. 
Stiftungen haben eine lobenswerte Anschubfunktion, aber langfristig muss die 
kulturelle Bildung Teil der öffentlichen Finanzierung werden! Dass das wirk-
lich mit Leidenschaft passieren muss – wie alles, was wirklich gut ist im Leben –, 
das, denke ich, kann man gar nicht oft genug sagen. 
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Die Leidenschaft für die Kunst in Nordrhein-Westfalen, die ist mir auch ein 
ganz besonderes Anliegen! Das passt jetzt wunderbar und ist eine, wie ich 
finde, sehr elegante Überleitung, zu dem, was wir Ihnen noch kurz vorstellen 
wollen. Wir haben nämlich in den Vorgedanken zu unserem jetzigen Kongress 
mit unserem informellen, aber für uns sehr wichtigen Kuratorium, von dem 
wir viele Anregungen erhalten, gleich so weit über die Grenzen Deutschlands 
hinaus geschaut, dass wir gesagt haben: Das ist eigentlich das Thema für den 
übernächsten –  bzw. jetzt den nächsten – Kongress. Und über was wir uns 
Gedanken gemacht haben, das sagt Ihnen jetzt Frau Dr. Marion Ackermann, 
die unsere nächste Gastgeberin in der Kunstsammlung Nordrhein-Westfalen 
sein wird.  

Marion Ackermann: Vielen Dank, Frau Pfeiffer-Poensgen. Sie werden sich 
nicht wundern, dass mein letzter Wunsch, den ich hier geäußert habe, durch-
aus mit dem zu tun hat, was wir in zwei Jahren in Düsseldorf vorhaben. Wäh-
rend es hier heißt „Unbedingt! Zutritt für alle zu Kunst und Kultur“, es also 
um den Zugang, um die Teilhabe ging, wollen wir die Frage – wunderbar 
anknüpfend an diesen Kongress – noch weitertreiben und fragen: Wie viel 
„Zugang“ lassen wir eigentlich wirklich zu? Was macht eine konsequent um-
gesetzte Teilhabe eines erweiterten Publikums eigentlich mit uns, mit unseren 
Vermittlungsinhalten? Wo müssen wir zunächst einmal an uns selbst arbeiten? 
Ich kann hier aus Sicht der Vertreterin eines Museums sagen: Insbesondere 
was die Frage der Sensibilisierung für einen wirklich globalen Diskurs betrifft, 
sind wir doch noch am Anfang. 

Es fügt sich sehr schön, dass wir in dem vorherigen Künstlerdiskurs aus dem 
Bereich des Modedesigns gehört haben, dass dort diese Radikalität und Viel-
falt in der jüdischen Kultur Berlins in den zwanziger Jahren so ausgeprägt war 
und danach verloren gegangen ist. Genau das Gleiche kann man für die 
Kunstentwicklung sagen: Das, was an Radikalität und an Internationalität 

Isabel Pfeiffer-Poensgen, 
Dr. Sabine Dengel, 
Prof. Dr. Johannes Bilstein, 
Cornelia von Ilsemann, 
Dr. Gabriele König,  
Teresa Darian, Dr. Marion  
Ackermann, Helga Boldt, 
Ulf Großmann (von links) 
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vorhanden war, ist abgeschwächt worden durch die spezifische deutsche Ge-
schichte, durch den starken Konservativismus auch der fünfziger, sechziger 
Jahre, durch einen nicht global ausgerichteten und sehr männlich dominierten 
Kanon, der lange behütet und geschützt wurde. So haben wir im internatio-
nalen Vergleich in Deutschland spät damit angefangen, uns global zu orien-
tieren. Wenn man die Situation mit England und Frankreich vergleicht, sind 
wir auch noch ganz am Anfang in der Methodendiskussion in Bezug auf die 
Frage: Was für Geschichten erzählen wir eigentlich über Kultur? Mit welchen 
Methoden und Mitteln, mit welcher Sprache agieren wir? 

Es passiert aber gerade jetzt sehr viel. Auf den internationalen Fachtagungen 
im Bereich der Bildung findet gerade erst ein Austausch dazu statt. Auf den 
Kinder zum Olymp!-Kongressen geht es ja wunderbarerweise vor allem auch 
um die Arbeit vor Ort, mit den Menschen, um die Praxis. Diese Begebenheiten 
miteinander zu verbinden, also von der brisanten, theoretischen Diskussion zu 
profitieren, die gerade unter dem Stichwort „global“ stattfindet, und diese mit 
den Erfahrungen der Praxis zu verknüpfen, wird eine spannende Heraus
forderung sein!

In zwei Jahren wird unglaublich viel passieren. Die Gesellschaft ist sehr stark 
im Umbruch, gerade in NRW. Der Wegzug aus den kleinen und mittelgroßen 
Städten ist bis 2030 mit bis zu 20 Prozent kalkuliert. Bis auf vier Städte in 
NRW, werden alle einen riesigen Abzug verkraften müssen. Es gibt natürlich 
sehr viele Zu- und Einwanderer, glücklicherweise. Deshalb ist das Land NRW, 
insbesondere natürlich auch das Ruhrgebiet, als gastgebendes Bundesland be-
sonders dafür prädestiniert, den Kongress zu unserem Thema auszurichten. 
Ich denke, dass es kein anderes Bundesland in Deutschland gibt, was so inten-
siv immer wieder mit Brüchen konfrontiert war. In einem Bundesland, wo es 
im Winter 1946 diese märchenhafte Geschichte „Kunst gegen Kohle“ gab, ist 
man es gewohnt, was für eine wichtige Rolle die Kultur in Umbruchzeiten 
spielt. 

Annexpunkte, die mit der Frage des Globalen zu tun haben, sind die Digita-
lisierung und die Frage des Gewinns oder des Verlustes durch die Globalisie-
rung. So muss zum Beispiel die Frage gestellt werden, ob vermittelte Inhalte 
über die digitale Vermittlung uniform werden, wie etwa in Fernsehsendungen, 
die weltweit identisch sind. Auf der anderen Seite gibt es auch den Zugewinn: 
Dass wir, weltweit vernetzt, selbst neue Zugänge zu anderen Kulturen erhalten 
und uns dem „lifelong learning“ verschreiben. Eine besondere Herausforde-
rung an uns alle ist das Thema Flüchtlinge: Wie gelingt es uns, sie in ihrer 
eigenen Vielfalt auf eine gute Weise auch über die Kultur zu integrieren und 
sie nicht als isolierte Gruppe zu bezeichnen. 

Das sollten an dieser Stelle nur ein paar Gedankenanstöße im Vorfeld des 
Kongresses in Düsseldorf sein. Ich möchte noch zwei Punkte zum Schluss 
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sagen: Ich persönlich würde mir wünschen – das ist aber noch nicht mit dem 
Kuratorium diskutiert – dass wir das Thema der Partizipation noch stärker 
vorantreiben und vielleicht in zwei Jahren nicht nur als Teilhabe an unserem 
Kongress, sondern dass wir neue Formen finden und mit unserem Publikum 
anders umgehen. Es fällt auf, dass das Publikum von den Kinder zum Olymp!-
Tagungen recht homogen ist, und vielleicht kann man auch erreichen, dass 
das Publikum sich stärker durchmischt. Und zum Schluss noch der zweite 
Punkt: Ich fand es unheimlich toll und positiv, dass dieses „ganzheitliche“ und 
interdisziplinäre Denken, die Verbindung von Theorie und Praxis, bei diesem 
Kongress umgesetzt wurde, und man zum Beispiel nach den Tanzstunden 
wiederum zum theoretischen Diskurs zurückkehrt. Diese Verbindung weiter 
zu stärken und erneut als Gedanken aufzunehmen, das wär auch ein Wunsch, 
den wir das nächste Mal weiter umsetzen können. 

Isabel Pfeiffer-Poensgen: Ja, also auf nach Düsseldorf im Sommer 2017! 
Und bevor Sie jetzt die absolut verdiente Suppe zu sich nehmen, damit Sie auch 
gestärkt auf den Heimweg gehen, gestatten Sie mir, dass ich mich kurz bei 
einigen wesentlichen Akteuren dieses Kongresses – den wir ja auch nicht mit 
dem kleinen Finger erledigen, sondern in dem viel Arbeit und Herzblut steckt 
– noch einmal bedanke. 

An erster Stelle möchte ich mich natürlich bei der Hausherrin, der Intendantin 
des Theater Freiburg, Frau Mundel, bedanken und ebenso herzlich bei Susan 
Roether, die unsere permanente Ansprechperson im Theater war. 
Ich möchte mich auch bei den Mitveranstaltern bedanken: Bei der Kulturstif-
tung des Bundes, die hier durch Frau Darian vertreten war, aber natürlich auch 
bei meiner Kollegin Hortensia Völckers, und bei der Bundeszentrale für poli-
tische Bildung, Herrn Krüger und bei seiner für uns wichtigsten Mitarbeiterin, 
Frau Dr. Dengel. Wirklich toll unterstützt worden sind wir auch vom Land 
Baden-Württemberg, das uns von Anfang an die Türen geöffnet hat, von der 
Robert Bosch Stiftung und vom Bundesministerium für Bildung und For-
schung. Außerdem möchte ich mich natürlich noch bei dem Kongressteam 
bedanken. Es ist immer ein super Team von Mitarbeiterinnen, Mitarbeitern, 
Praktikanten und auch ehemaligen Praktikanten, und die Zusammenarbeit 
hat uns allen, ehrlich gesagt, auch einen riesigen Spaß gemacht! 

Ich wünsche Ihnen, hoffentlich Inspiration mitgenommen zu haben in diesen 
zweieinhalb Tagen, dass Sie wieder ein bisschen aufgefüllt an die Orte zurück-
kehren, an denen Sie Ihre wichtige Arbeit tun, dass Sie uns gewogen bleiben, 
dass Sie vielleicht auch wieder kommen nach Düsseldorf im Sommer 2017. 
Vielen Dank! 
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1	 Biografien der Referenten und Moderatoren

 
Dr. Marion Ackermann, geboren 1965, wurde nach langjähriger Tätigkeit als 
Kuratorin der Städtischen Galerie im Lenbachhaus in München Ende 2003 
Direktorin des Kunstmuseums Stuttgart und eröffnete den spektakulären 
Neubau. Unter ihrer Leitung fanden dort monographische Ausstellungen zu 
Otto Dix oder Max Bill sowie Themenausstellungen wie „Drei. Das Tripty-
chon in der Moderne“ statt. Seit September 2009 ist sie künstlerische Direk-
torin der Kunstsammlung Nordrhein-Westfalen. Unter ihr wurde das K20  
im Sommer 2010 wiedereröffnet. In Düsseldorf hat sie unter anderem „Silent 
Revolution“, „Joseph Beuys. Parallelprozesse“, „Kandinsky, Malewitsch, 
Mondrian – der weiße Abgrund Unendlichkeit“ oder „Unter der Erde. Von 
Kafka bis Kippenberger“ kuratiert. Für 2015 hat sie die Ausstellungen  
„Uecker“ und „Mirò. Malerei als Poesie“ vorbereitet. Marion Ackermann ist 
Mitglied im Kuratorium von Kinder zum Olymp!.

Der Deutsch-Amerikaner Olad Aden ist Sozialarbeiter, Mental Health  
Therapist, und DJ. Nach einer knapp 10-jährigen Berufserfahrung in der  
Arbeit mit psychisch kranken Menschen und mit „schwierigen“ Jugendlichen 
in Providence, Rhode Island zog er nach Berlin. Seit 2003 initiiert er dort ver
schiedene Hip Hop Projekte, u. a. GangwayBeatz, die BronxBerlinConnection, 
Global Ambassadors etc. und nutzt diese als alternative Bildungskanäle für 
Jugendliche aus so genannten Problembezirken. Neben seiner Tätigkeit als 
Straßensozialarbeiter bei Gangway e. V. kokuratierte Olad Aden 2010 das Pro-
jekt „Translating Hip Hop“ am Haus der Kulturen der Welt und 2012 das 
Projekt SPOKEN WOR:L:DS für die Literatur Werkstatt Berlin. Außerdem ist er 
weiterhin als DJ aktiv. Olad Aden hat Beiträge für diverse Publikationen ge-
schrieben, zuletzt das Ende 2012 von Orange Press herausgegebene Buch 
„Translating Hip Hop“. Derzeit arbeitet er für Gangway e. V. an dem Projekt 
„Street College“, einer alternativen Bildungsplattform für junge Menschen in 
Berlin die im „herkömmlichen“ Bildungssystem nicht das fanden was sie suchten. 

Mustafa Akça wurde in Berlin-Kreuzberg geboren. Nach einer handwerk
lichen Ausbildung nahm er Unterricht in Schauspiel und Moderation. Als 
Entertainer auf dem Clubschiff „AIDA“ war er auf den Weltmeeren unterwegs. 
Zwischen 2004 und 2011 arbeitete Mustafa Akça als Quartiersmanager in 
Berlin, wo er interkulturelle und generationenübergreifende Projekte initiierte. 
Seit 2011 leitet Mustafa Akça das Projekt „Selam Opera!“ an der Komischen 
Oper Berlin. Das von ihm konzipierte Projekt spricht verstärkt Menschen aus 
verschiedenen Kulturkreisen an. Ziel ist es, für das zeitgemäße Musiktheater 
zu begeistern sowie die Komische Oper Berlin interkulturell zu öffnen und zu 
sensibilisieren. Als interkultureller Coach berät er regelmäßig Kultureinrich-
tungen und gemeinnützige Organisationen. Seit 2014 ist Mustafa Akça Jury-
vorsitzender der größten interkulturellen öffentlichen Veranstaltung in 
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Deutschland, des „Karneval der Kulturen“. In seiner Freizeit engagiert er sich 
für Kinder- und Jugendinitiativen, wie das Straßenfußballprojekt „Berlin 
Bolzt“.

Frank W. Albers wurde in Bremen geboren und studierte nach dem Abitur 
und Zivildienst in Berlin und Frankfurt/Oder Germanistik, Skandinavistik 
und Kulturwissenschaften. Während seines Studiums arbeitete als Freier Mit-
arbeiter bei der Sektion Panorama der Berliner Filmfestspiele. Nach einem 
Forschungsaufenthalt in Mittelamerika war er als Redakteur für eine Berliner 
TV-Produktionsfirma tätig, bevor er 1998 die Leitung des Goethe-Zentrums 
in Reykjavik übernahm. Parallel dazu hatte er einen Lehrauftrag für Deutsche 
Literatur an der Universität Islands inne. Seit 2001 ist er bei der Robert Bosch 
Stiftung in Stuttgart als Projektleiter für Kultur tätig und hier neben der  
Literatur- und Filmförderung für den neuen Schwerpunkt „Kulturelle Teilhabe“ 
verantwortlich. 

Sinem Altan, geboren 1985 in Ankara, studierte Komposition an der Univer-
sität der Künste und Tonsatz an der HfM „Hanns Eisler“ in Berlin. Bereits als 
Jugendliche gewann sie mehrere Preise in der Türkei und in Deutschland. Zu 
ihren größeren Werken vom Landesmusikrat Berlin gehören das in Auftrag 
gegebene Konzert für Baglama (Türkische Langhalslaute) und Orchester (UA 
2013 im Konzerthaus Berlin) und die musiktheatralischen Werke „Tango 
Türk“ und „Stadt der Hunde“ (Ikarus Preis 2010) an der Neuköllner Oper. 
Seit 2007 ist sie Mitglied des Ensemble Olivinn und produziert mit ihm diverse 
transkulturelle Projekte und neues Repertoire. Der Dialog zwischen europä
ischer und orientalischer Kultur sowie genre- und generationsübergreifende 
Projekte bilden den Mittelpunkt ihrer schöpferischen Arbeit. Ihr Märchenkon-
zert „Keloglan und die Räuberbande“ bekam den Junge Ohren Sonderpreis in 
2011. Sie war an internationalen Theater und Opernprojekten tätig und schrieb 
Werke unter anderem für Het Muziektheater Amsterdam, Theater an der 
Wien, Bielefelder Philharmoniker und Württembergisches Kammerorchester 
Heilbronn. Aktuell arbeitet Sinem Altan als Musikalische Leiterin im Maxim 
Gorki Theater, Ballhaus Naunynstraße und Atze Musiktheater in Berlin.  
Neben der im Juni 2015 stattfindenden Uraufführung ihrer Stadtoper „Die 
Gute Stadt“ im Theater Freiburg arbeitet sie zur Zeit an einem von Young Euro 
Classic in Auftrag gegebenen Orchesterwerk, das demnächst im Konzerthaus 
Berlin uraufgeführt wird.

Christina Benedict, MA hat Kulturwissenschaften an der Europa-Universität 
Viadrina in Frankfurt (Oder) studiert und dort den Master of Arts mit Schwer-
punkten in Kulturgeschichte und Vergleichenden Sozialwissenschaften erlangt. 
Seit 2008 ist sie als Projektentwicklerin und Stadtführerin bei der WandelReisen 
oHG und freiberuflich als Kulturvermittlerin und Eventmanagerin tätig.  
Außerdem ist sie Mitgründerin und Geschäftsführerin des WerkStadt Kultur-
verein Berlin e. V. und des „KinderKulturMonat“ und engagiert sich im Netz-
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werk freier Berliner Projekträume und -initiativen. Seit 2010 hat sie zahlreiche 
Kunst- und Kunstvermittlungsprojekte geleitet, kulturelle Bildungsangebote 
für Kinder umgesetzt und Rundgänge, Kulturfestivals, Kunstaktionen im  
öffentlichen Raum und Wanderausstellungen organisiert.

Prof. Dr. Johannes Bilstein, geboren 1949, studierte Erziehungswissenschaft 
an der Universität Köln und übernahm nach der Promotion eine Dozentur für 
Pädagogik an der Kunstakademie Düsseldorf. Nach der Habilitation an der 
Freien Universität Berlin wurde er 2008 zum Professor für Pädagogik an der 
Kunstakademie Düsseldorf ernannt. Von 2004 bis 2008 lehrte er an der Folk-
wang-Hochschule Essen, um dann 2008 als Professor für Pädagogik an die 
Kunstakademie zurückzukehren. Seit 2013 steht er als Dekan dem Fachbereich 
Kunstbezogene Wissenschaften der Kunstakademie Düsseldorf vor. Seit 2001 
ist er Vorsitzender der Kommission „Pädagogische Anthropologie“ in der 
DGfE; er ist Mitglied des Kuratoriums von Kinder zum Olymp! sowie Mitglied 
im Expertenrat des Rats für kulturelle Bildung.

Helga Boldt, geboren 1952 in Porta Westfalica, arbeitete nach ihrem Lehr-
amtsstudium (Musik, Deutsch) 19 Jahre an einer der ersten Gesamtschulen 
NRWs in Bielefeld und engagierte sich kommunalpolitisch unter anderem im 
Bereich der Jugendberufshilfe und der kulturellen Bildung. Anschließend war 
sie in der Bertelsmann Stiftung mitverantwortlich für Aufbau und Entwick-
lung eines bundesweiten Netzwerks innovativer Schulen. Von 1996 bis 2004 
wirkte sie als Kommunaldezernentin für Schule, Kultur und Sport in Münster. 
Von 2002 bis 2007 gehörte sie der Bundestags-Enquete-Kommission „Kultur 
in Deutschland“ an. Sie unterstützt die Arbeit von „Kinder zum Olymp!“ von 
Anfang an und ist Mitglied des Kuratoriums. Seit vielen Jahren begleitet sie 
Entwicklungs- und Reformprozesse im Kultur- und Bildungsbereich, u. a. zum 
Zusammenhang von Bildung und Stadtentwicklung/Architektur. Sie ist Mit-
glied der Jury des Deutschen Schulpreises, der jährlich von der Robert Bosch 
Stiftung an exzellente Schulen vergeben wird. Seit 2009 ist sie Gründungs
leiterin der „Neuen Schule Wolfsburg“, einer durch die Volkswagen-AG und 
die Stadt Wolfsburg initiierten und getragenen Primar- und Gesamtschule.

Monika Bürvenich, geboren 1964 in Bonn, hat nach dem Studium der Politik
wissenschaften, der Geschichte und Kunstgeschichte als Geschäftsführerin 
eines Journalistenvereins gearbeitet. Anschließend wechselte sie zum Projekt-
träger im DLR, wo sie in verschiedenen Projekten mitarbeitete – u. a bei der 
Forschungsinitiative EUREKA, für das Gesundheitsforschungsprogramm und 
die Wissenschaftsjahre der Lebenswissenschaften und Albert Einsteins. 2005 
wechselte sie in das Bundesministerium für Bildung und Forschung; seit 2011 
ist sie dort zuständige Referentin für das Förderprogramm „Kultur macht 
stark. Bündnisse für Bildung“.
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Dr. Thomas Busch, geboren 1977 in Berlin, studierte Lehramt für Musik und 
Geschichte an der Universität der Künste Berlin, der Technischen Universität 
Berlin und der University of Warwick (UK) (1999 bis 2005). Nach dem Stu-
dium arbeitete er als Programmleiter bei der Deutschen Kinder- und Jugend-
stiftung (Berlin) mit den Schwerpunkten Schulentwicklung, Ganztagsschulen 
und Kulturelle Bildung (2005 bis 2011) u. a. für die Programme „Kultur. For-
scher!“ und „Kulturagenten für kreative Schulen“. Nach der Promotion an der 
Universität Bremen zur musikalischen Selbstwirksamkeit war er von 2011 bis 
2015 wissenschaftlicher Mitarbeiter (Post-Doc) in der musikpädagogischen 
Forschungsstelle der Universität Bielefeld (Prof. Dr. Ulrike Kranefeld). Vor
rangig beschäftigte er sich dort mit der wissenschaftlichen Begleitung der Pro-
gramme „Jedem Kind ein Instrument“ in NRW und Hamburg, gefördert durch 
das BMBF. Aktuell arbeitet Thomas Busch im Berliner Schuldienst und leitet 
„B vocal“, eine Schule für populäre Chormusik.

Sami Celik, geboren 1964 in Dinar/Türkei, verbrachte Kindheit und Jugend 
mit der Familie in Dinar und schloss dort das Gymnasium ab. Im Februar 
1981 reiste er nach Deutschland ein und besuchte zunächst fünf Monate eine 
Sprachschule in Mönchengladbach. Wegen der Immatrikulationsgesetze 
konnte er jedoch nicht in Deutschland studieren und kehrte deshalb 1982 in 
die Türkei zurück. Dort absolvierte er ein Studium zum Deutsch- und Tür-
kischlehrer, das er 1986 beendete. Im selben Jahr ging er zurück nach Deutsch-
land und arbeitete zunächst bei einem Schulbuchverlag. Von 1988 bis Juli 1989 
wirkte er als Haupt- und Realschullehrer in einem kleinen Ort (Hückelhoven), 
danach bis 2000 als Lehrer an der Ratinger-Gesamtschule für die Fächer MEU 
und WP-1 Türkisch. Tätigkeiten an der Gesamtschule Ratingen und bei der 
Regionalen Arbeitsstelle zur Förderung von Kindern und Jugendlichen aus 
Zuwanderungsfamilien schlossen sich an. Seit 2007 ist Sami Celik Vorstands-
mitglied bzw. Geschäftsführer eines türkischen Elternvereins in Ratingen, des 
TEV-Ratingen. 2011 gründete er unter dem Dach des Vereins eine deutsch
türkische Selbsthilfegruppe. Dort ist er als Gruppenleiter und bei dem Projekt 
„Kultur macht stark – Tanz der Kulturen“ als Leiter aktiv tätig.

Teresa Darian ist Wissenschaftliche Mitarbeiterin in der Kulturstiftung des 
Bundes und betreut das Programm „Kulturagenten für kreative Schulen“ sowie 
weitere Projekte im Schwerpunkt Kunst der Vermittlung/Kulturelle Bildung. 
Sie studierte Angewandte Kulturwissenschaften und Kulturpädagogik und 
war bis 2014 Lehrbeauftragte an der Hochschule für angewandte Wissen-
schaften in Merseburg. 2005–2008 arbeitete sie in verschiedenen Projekten 
der Bundeszentrale für politische Bildung.

Barbara Davids studierte Sozialpädagogik und ist seit 20 Jahren freie Filme-
macherin und Projektleiterin. Ihr Motto: „Wenn viele sagen, das geht doch 
nicht, verspricht die Sache interessant zu werden“. Es entstanden Hör-CDs, ein 
Bilderbuch, viele prämierte Kurzfilme und zuletzt das Gesamtprojekt: „Weit 
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vom Augeweit vom Herz“. In allen Projekten geht es um die Freude, die ent-
steht, wenn Menschen ihre Ressourcen auspacken. Barbara Davids lebt und 
arbeitet in Freiburg im Breisgau.

Monika Demler studierte Kunst und Englisch für das Lehramt an Realschu-
len an der Universität Augsburg. 2009–2012 war sie u. a. Wissenschaftliche 
Volontärin und Wissenschaftliche Mitarbeiterin im Museum Kunstpalast, 
Düsseldorf, Abteilung Kulturelle Bildung und Pädagogik. 2012/2013 wirkte 
sie als Koordinatorin des Wettbewerbs MIXED UP der Bundesvereinigung für 
Kulturelle Kinder- und Jugendbildung e. V. in der Fachstelle „Kultur macht 
Schule“. 2014 arbeitete sie u. a. als freie Mitarbeiterin im Museum Kunstpalast 
und im Kunstmuseum Bonn, in letzterem Mitarbeit bei Ausstellungen für 
Kinder und Jugendliche. Seit Mai 2015 ist sie Wissenschaftliche Mitarbeiterin 
im Referat Bildung, Vermittlung, Besucherdienste der Staatlichen Museen zu 
Berlin.

Dr. phil. Sabine Dengel, Jahrgang 1967, studierte Politikwissenschaft, Sozio-
logie, Sozialpsychologie und Philosophie an der Universität des Saarlandes und 
promovierte über politische Erziehung im Deutschen Kaiserreich, dem NS-
Staat und der DDR (Untertan, Volksgenosse, Sozialistische Persönlichkeit, 
Campus-Verlag 2005). Nach Tätigkeiten im Hochschulbereich in Wissen-
schaft und Lehre, in der Stadtentwicklung, sowie als freiberufliche Projekt
managerin für politische und kulturelle Bildung, arbeitet sie seit 2008 als 
wissenschaftliche Referentin für politische und kulturelle Bildung bei der 
Bundeszentrale für politische Bildung. Inhaltliche Schwerpunkte: moderne 
politische Theorie, Theorie politischer und kultureller Bildung, (historische) 
Bildungsforschung, Demokratietheorie, Film- und Medienbildung.

Brigitte Dethier ist seit 2002 Intendantin des Jungen Ensemble Stuttgart. Sie 
studierte Germanistik, Theaterwissenschaften und Psychologie in Frankfurt 
am Main und absolvierte parallel dazu eine Schauspielausbildung in Heidel-
berg. Ihre Theaterlaufbahn begann sie an der Schauburg, dem Theater der 
Jugend in München. Von 1989 bis 1993 war sie Künstlerische Leiterin des 
Kinder- und Jugendtheaters an der Württembergischen Landesbühne Esslin-
gen, von 1993 bis 1995 in gleicher Funktion am Landestheater Württemberg-
Hohenzollern in Tübingen. Von 1996 bis 2002 leitete sie als Direktorin das 
Schnawwl, das renommierte Kinder- und Jugendtheater am Nationaltheater 
Mannheim. Neben ihrer Tätigkeit als Künstlerische Leiterin und Regisseurin 
setzt sich Brigitte Dethier seit Jahren in internationalen Verbänden und Orga-
nisationen für die Förderung des professionellen Kinder- und Jugendtheaters 
ein. Sie ist stellvertretende Vorsitzende der deutschen ASSITEJ, der internatio-
nalen Vereinigung für das Kinder- und Jugendtheater, Mitglied des Vorstands 
des Deutschen Bühnenvereins, Landesverband Baden-Württemberg. Kultur-
politisch engagiert sie sich im Fachbeirat Kulturelle Bildung und im Beirat 
Bildungsplan. Für ihre Inszenierung „Noch 5 Minuten“, gemeinsam mit dem 
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belgischen Choreographen Ives Thuwis-De Leeuw, erhielt sie 2009 den Deut-
schen Theaterpreis DER FAUST.

Wiebke Dürholt schloss, nach Ausbildungen zur Fotografin und Grafikerin, 
2006 ein Studium als Diplom-Kulturarbeiterin ab und arbeitet seither frei
beruflich für verschiedene Einrichtungen als Kulturarbeiterin und Fotografin. 
Unter den Auftraggebern befinden sich Institutionen wie die Stiftung Preußi-
sche Schlösser und Gärten Berlin-Brandenburg, die Bundesstiftung Baukul-
tur, der Landesmusikrat Brandenburg e. V. und der Verein Musenkuss in Pots-
dam. 2013 erfolgte eine Qualifizierung als systemische Coachin an der 
Fachhochschule Potsdam. Als 2011 das Projekt Belcantare Brandenburg in der 
Uckermark startete, übernahm Wiebke Dürholt die vorbereitenden Recher-
chen, Begleitung der Antragstellungen und später die Projektleitung. Zurzeit 
läuft die zweite Staffel in der Prignitz und eine dritte befindet sich in Vor
bereitung und wird im Landkreis Elbe-Elster durchgeführt.

Birte Ebsen, Dipl. Bibliothekarin, wurde 1973 in Tönning geboren. Seit 1995 
ist sie bei den Hamburger Öffentlichen Bücherhallen angestellt, wo sie gegen-
wärtig das Kindermedienlektorat verantwortet. Neben der intensiven Ausein-
andersetzung mit dem Kindermedienmarkt und der kindlichen Mediennut-
zung vermittelt sie in Fortbildungen für Pädagogen und Leselernhelfer 
Konzepte zum kreativen und sinnreichen Einsatz von Medien in der pädago-
gischen Arbeit. Als Mitarbeiterin der Modell- und Projektbibliothek Kibi hat 
Birte Ebsen an verschiedenen Projekten mitgewirkt, unter anderem am Projekt 
„Ran an die Jungs! – Methoden zur jungenspezifischen Leseförderung“.

Claudia Eckes-Kohlrautz studierte Musikwissenschaft und Anglistik an der 
Westfälischen Wilhelms-Universität Münster und an der Ruhr-Universität 
Bochum. Bereits neben ihrem Magisterstudium sammelte sie erste Erfahrun-
gen in der Presse- und Öffentlichkeitsarbeit sowie der Dramaturgie der Bo-
chumer Symphoniker und arbeitete als Kulturredakteurin im Radio. 2012 
begann sie mit der Weiterbildung zur Musik und Bewegungspädagogin an der 
Akademie Remscheid. Seit 2007 arbeitet sie als Projektmanagerin beim Klavier-
Festival Ruhr und baute dort gemeinsam mit Tobias Bleek die Education-
Abteilung auf. Sie betreut inhaltlich und organisatorisch die Little Piano 
School & den KlavierGarten sowie die Discovery-Projekte, die bereits mehr-
fach ausgezeichnet wurden (YEAH!-Award, junge ohren preis, u. a.).

Almut Fischer studierte Germanistik, Kunstgeschichte und Theaterwissen-
schaft an der Ludwig-Maximilians-Universität in München. Schon während 
ihres Studiums arbeitete sie als Regieassistentin am Bayerischen Staatsschau-
spiel und am Schauspiel Köln und war nach ihrem Magisterabschluss von 
1994 bis 1997 am Rheinischen Landestheater Neuss als Dramaturgin enga-
giert. Seit 1997 arbeitet Almut Fischer als freie Dramaturgin und Regisseurin 
u. a. am Theater Basel, dem Thalia Theater Hamburg, Staatsschauspiel Dresden, 
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Thalia Theater Halle, den Hamburger Kammerspielen, bei den Bad Hersfelder 
Festspielen und bei den Händel-Festspielen Halle. Zwischen 2000 und 2008 
war sie außerdem als Dramaturgin für Film und Fernsehen tätig. Hier arbei-
tete sie unter anderem mit Filmproduktionsfirmen wie Boje/Buck, Berlin, 
Wiedemann & Berg, München, der Filmförderung Hamburg-Schleswig- 
Holstein, dem Filminstitut Wien sowie den Sendern ProSieben und Sat1 zu-
sammen. Von 2008 bis 2013 war Almut Fischer als Dramaturgin des IMPULS-
Festivals für Neue Musik in Sachsen-Anhalt maßgeblich für die Entwicklung 
der spartenübergreifenden Konzertformate und Programme verantwortlich. 
Im Jahre 2009 etablierte sie das jährlich stattfindende, partizipative Musik
theater-Jugendprojekt des Festivals, dessen künstlerische Leiterin sie seither ist.

Geboren 1961 und aufgewachsen in Lörrach, im Dreiländereck von Deutsch-
land, Frankreich und der Schweiz, zog es Christoph-Boris Frank nach seinem 
Studium in Karlsruhe sogleich ins Ausland. Sieben Jahre als Lehrer der Grund-
schule an der German-Swiss-International-School in Hongkong prägten die 
Lehrjahre und die weitere Laufbahn. Es folgten 1997 Stationen in Deutsch-
land, zuerst als Lehrer an der Geschwister-Scholl-Grund- und Hauptschule in 
Leimen-St. Ilgen, danach Schulleiter in Heidelberg. Es kam einmal mehr zu 
einem Aufenthalt in Asien, als Leiter der Grundschule an der Deutschen Schule 
in Tokyo, bevor 2010 der Ruf nach Hamburg folgte, als Schulleiter der Elb
inselschule im Bildungszentrum – Tor zur Welt in Hamburg-Wilhelmsburg.

Christoph Fricker, Diplom-Pädagoge, geboren 1976, studierte in Tübingen 
Erziehungswissenschaft und in Lund Cultural Studies. In dieser Zeit beschäf-
tigte er sich bereits theoretisch und praktisch mit der Museumspädagogik. 
Nach dem Studium war er in unterschiedlichen pädagogischen Bereichen tätig. 
Er sammelte Erfahrungen in der offenen Jugendarbeit, der Schulsozialarbeit 
und der Erwachsenenbildung. Seit 2009 ist er im Landesmuseum Württem-
berg in Stuttgart für das Kindermuseum Junges Schloss verantwortlich, das er 
seit seiner Gründung begleitet. Neben dem Ausstellungs- und Vermittlungs-
konzept verantwortet er auch den zum Jungen Schloss gehörenden Kinderbei-
rat, den er bis heute betreut. Ein besonderer Erfolg für das damals frisch ge-
gründete Junge Schloss war im Jahr 2012 die Nominierung zum Children’s 
Museum Award in Bologna, bei der das Junge Schloss zu den besten 13 Kin-
dermuseen weltweit gekürt wurde.

Dr. Christine Fuchs ist seit 2003 Geschäftsführerin und Projektleiterin von 
STADTKULTUR Netzwerk Bayerischer Städte e. V.. Die promovierte Juristin 
und Bildende Künstlerin entwickelt und veranstaltet in dieser Funktion bay-
ernweite, interkommunale Kultur- und Bildungsprojekte sowie Tagungen und 
Fortbildungen in den Bereichen Kulturmanagement und Kulturpolitik. Sie ist 
Vorsitzende des Kunstvereins Ingolstadt e. V., beratendes Vorstandsmitglied 
im Verein Künstler an die Schulen e. V., Mitglied des Strategiekreises des Bay-
erischen Zentrums für Kultur- und Kreativwirtschaft sowie in verschiedenen 
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Jurys und kulturpolitischen Gremien, u. a. im Sprecherrat der bayerischen 
Landesgruppe der Kulturpolitischen Gesellschaft.

Eva Gronbach absolvierte nach ihrem Abitur in Bonn eine Lehre als Damen-
schneiderin in Düsseldorf. Es folgte ein Studium an der École national supéri-
eure des arts visueles de la Cambre Brüssel, das sie 2000 mit einem Diplom 
als Modedesignerin abschloss. Neben Tätigkeiten für verschiedene Modefir-
men in Paris, z. B. Yamamoto und Hermès, gründete sie 1998 ihr eigenes 
Label, EVA GRONBACH, das bis heute besteht. Eva Gronbach hat in den fol-
genden Jahren vielfältige Kollektionen für unterschiedliche Auftraggeber ent-
worfen, so z. B. eine eigene Schuhkollektion für „Puma“, die Uniformen für 
THALYS INTERNATIONAL, den europäischen Schnellzug und das Fanshirt 
für die Fußball-WM 2006. Teile der Kollektionen der Designerin, die u. a. 
2006 mit dem T-COM INSPIRE AWARD ausgezeichnet wurde, sind in Museen 
und Ausstellungen zu sehen, so z. B. im Haus der Geschichte in Bonn, im 
Museum für Angewandte Kunst Köln, im Jüdischen Museum Berlin und im 
Germanischen Nationalmuseum Nürnberg. 2008 initiierte Eva Gronbach 
erstmalig Fashion Design Classes und lehrt seitdem regelmäßig im Rahmen 
von Projekten Modedesign in deutschen Schulklassen. Seit 2014 ist sie Dozen-
tin an der Esmod Internationale Kunsthochschule für Mode, Berlin.

Ulf Großmann studierte an der Hochschule für Musik „Franz Liszt“ in Weimar 
mit dem Abschluss als Diplomlehrer für Musikerziehung. Er arbeitete seit 
1982 als Musiklehrer und Chorleiter in Görlitz. Mit den ersten freien Kom-
munalwahlen in der DDR im Mai 1990 übernahm er kommunalpolitische 
Verantwortung. Er wurde Dezernent und später Bürgermeister für Kultur, 
Jugend, Schule und Sport, Soziales der Kreisfreien Stadt Görlitz. Bis zu seinem 
freiwilligen Ausscheiden aus dem Amt im Jahr 2008 war er u. a. Vorsitzender 
des Kulturausschusses des Deutschen Städtetages und Mitglied des Sächsischen 
Kultursenats. Er arbeitete in verschiedenen Beratergremien mit, so u. a. bis 
2009 im Landeskunstbeirat Baden-Württemberg und als Arbeitsgruppenleiter 
bei der Entwicklung des Kulturkonzeptes für den Freistaat Thüringen. Seit 
2008 ist er als selbständiger Kulturberater, Dozent, Projektmanager sowie 
Chorleiter tätig und übernahm 2010 die Aufgabe des Koordinators für Kultu-
relle Bildung im Kulturraum Oberlausitz-Niederschlesien. 2011 erhielt Ulf 
Großmann die Berufung zum Präsidenten der Kulturstiftung des Freistaates 
Sachsen.

Arne-Christoph Halle, geboren 1968 in Bielefeld, ist seit 2008 als Projekt-
manager der Bertelsmann Stiftung in Bildungsprojekten tätig. Gemeinsames 
Ziel der bisherigen Projekte ist, dass Kitas und Schulen bei der Gestaltung 
einer entwicklungsfördernden Lebenswelt begleitet und unterstützt werden. 
Seit 2012 ist er im Projekt „Musikalische Grundschule“ tätig. Als Sportwis-
senschaftler der Universität Bielefeld setze er sich mit organisationssoziologi-
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schen Fragen im Bereich der Kooperation von Schule und Sportorganisationen 
auseinander und war als Lehrkraft in der Sekundarstufe I tätig.

Dr. Catrin Hannken, Studium der Rechtswissenschaften, anschließendes  
Referendariat. Nach dem zweiten Staatsexamen tätig als Rechtsanwältin in 
Bremen und von dort Wechsel in die Bremer Landesvertretung nach Berlin. 
Seit 2008 im Ministerium für Bildung und Forschung, zunächst als Referat-
sleiterin Öffentlichkeitsarbeit und seit 2014 als Leiterin des Referates „Bildung 
in Regionen“.

Claudia Henne, geboren 1951, ist Kulturjournalistin in Berlin und arbeitet 
sowohl für den Hörfunk als auch das Fernsehen. Sie studierte Germanistik 
und Politische Wissenschaften an der Freien Universität Berlin. Von 1982 bis 
2002 arbeitete sie als sogenannte „Feste Freie“, als Redakteurin, Moderatorin 
und Kritikerin für die Kulturprogramme des „Sender Freies Berlin“ (SFB) und 
anderer ARD-Anstalten. Sie unternahm gelegentlich Ausflüge in die Print
medien. Seit 2002 ist sie festangestellte Redakteurin beim Rundfunk Berlin 
Brandenburg und arbeitet seit 2009 in der multimedialen HA Kultur. 

Stephan Hoffmann ist Fachreferent für Kulturelle Bildung im Amt für Kultur 
und Denkmalschutz der Landeshauptstadt Dresden. Nach einem Studium der 
Philosophie arbeitete er am carrousel Theater an der Parkaue, dem Kinder- und 
Jugendtheater des Landes Berlin als Theaterpädagoge. 2005 bis 2010 Leiter der 
Theaterpädagogik am Dresdner Theater Junge Generation. Im Rahmen des 
vom Kinder- und Jugendtheaterzentrum in der Bundesrepublik initiierten 
deutschlandweiten Modellprojektes „Theater von Anfang an!“ Projektleiter in 
Dresden, einem der vier Projektorte. Er realisierte zahlreiche Beteiligungspro-
jekte mit Kindern und Jugendlichen, Kooperationen mit Schulen und Kinder-
gärten, Fortbildungen für pädagogische Fachkräfte und Lehrerinnen und 
Lehrer sowie Inszenierungen mit Jugendlichen. Juror für das Bundestreffen 
der Jugendclubs an Theatern. Im Auftrag des Goethe Institutes Workshops 
und Fortbildungen u. a. in Kiew, Riga und Kuala Lumpur. Mitglied im  
Kulturbeirat der Landeshauptstadt Dresden. 2011 initiierte er das Programm 
„KuBiK – Kulturelle Bildung in Kindertageseinrichtungen“.

Miriam Holzapfel ist Kulturwissenschaftlerin und lebt mit ihren Kindern in 
Hamburg. Nach Stationen am Hamburger Institut für Sozialforschung und 
am Kinderbuchhaus Altona arbeitet sie mittlerweile überwiegend und sehr 
gerne als Redakteurin und interessiert sich für kulturelle Alltagspraktiken aller 
Art. Im Literaturhaus Hamburg rief sie im Jahr 2006 die erfolgreiche Veran-
staltungsreihe „Gedankenflieger – Philosophieren mit Kindern“ ins Leben, die 
2015 erstmals auch in der Provinz in Schleswig-Holstein und in Mecklenburg-
Vorpommern stattfindet. Für Grundschulen hat sie unter dem Namen „Phil, 
Sophie und Co.“ philosophische Salons konzipiert, an denen Kinder über die 
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Dauer eines Halbjahrs im Rahmen des Wahlpflichtunterrichts regelmäßig teil-
nehmen können. 

Nikola Hübsch war nach dem Schauspielstudium einige Jahre an deutschen 
Theatern tätig, bevor sie nach Namibia emigrierte. Dort war sie Redakteurin 
und Moderatorin beim Rundfunk, später Vizeintendantin des Nationalthea-
ters in Windhoek und lernte das Erzählen. Seit ihrer Rückkehr nach Deutsch-
land erzählt sie leidenschaftlich gerne für Menschen jeden Alters, leitet in 
Freiburg das Projekt „Erzählen-Zuhören-Weitererzählen“, bei dem Erzählerin-
nen über 1.000 SchülerInnen regelmäßig Geschichten erzählen und hält Lehr-
veranstaltungen zum Erzählen und zu Jeux Dramatiques an Hochschulen. 

Gundula Iblher studierte Theaterwissenschaft, Geschichte und Vergleichende 
Literaturwissenschaft (Komparatistik) an der LMU München. Zunächst arbei-
tete sie als Theaterdramaturgin am Ernst Deutsch Theater in Hamburg, wo sie 
ein Jugendfestival etablierte, dann konzipierte sie freie Theaterprojekte in 
Hamburg, Berlin und Tübingen. Seit 2006 arbeitet Gundula Iblher beim  
Bayerischen Rundfunk (Bayern2) und als Mediencoach und Referentin für 
Hörclub-Fortbildungen für die Stiftung Zuhören. Bevor sie als Projektleiterin 
„Grenzgeschichten – crossing borders“ entwickelte, konzipierte sie das inter-
kulturelle Schulprojekt „Lebenswelten – tausche deinen Tag“ (BR, ausgezeichnet 
mit dem Bayerischen Integrationspreis) und verantwortete „Bayern hören – 
Audioguides multimedial“ (Stiftung Zuhören, ausgezeichnet als Bildungsidee 
2012 im Rahmen von „Land der Ideen“).

Michael Kaiser, geboren in Freiburg im Breisgau, studierte Sprach- und  
Literaturwissenschaft, Kunstgeschichte und Soziologie. Von 2001 bis 2006 
war er als Theaterpädagoge am Staatstheater Darmstadt tätig sowie als Dra-
maturg und Regisseur an Kinder- und Jugendproduktionen, Familien- und 
Jugendkonzerten beteiligt. Seit 2006 ist er am Theater Freiburg als Leiter für 
das Junge Theater und die Spielstätte Werkraum engagiert. Schwerpunkte 
dabei sind: Zusammenarbeit mit dem Team von Element 3 („Kennwort: Hoff-
nung“, „Gefilte Fisch und Döner“, „Die Sache mit dem Leben“, biografisch-
dokumentarische Stücke („Generation XY … ungelöst“, „Myspace Invaders“, 
„Fear Factory“), multinationale Theaterprojekte („Carmen now!“, „Wir sind 
Deutschland“), Formatentwicklung („Rausch + Rummel“, „Intensivstation“, 
„Latenight“, „Geisterjagd durchs Theater“) und Mehrgenerationen-Projekte 
(„Backwards Dreaming“, „Käpt’n Analog und die Digital Natives“).

Thalia Kellmeyer studierte Musik, Sport und Theaterpädagogik an der  
Musikhochschule Mannheim und der Universität Heidelberg sowie Musik-
theatermanagement an der LMU München. Regieassistenzen an der Komi-
schen Oper Berlin, Theater Bremen, Mailänder Scala und Nationaltheater 
Mannheim brachten sie an das Theater Freiburg, an dem sie seit 2010 die 
Abteilung Junges Theater/Oper und Konzert leitet und als Regisseurin tätig 
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ist. Seit der Gründung der Birsteiner Laienfestspiele/Hessen (2008) beschäftigt 
sich Thalia Kellmeyer zunehmend mit Fragen um partizipatives Musiktheater. 
Dieser Frage folgend entwickelte sie neue interaktive Konzert- und Musik
theaterformate (z. B. „Import-Export Jam“, „Wir machen Oper!“, „attacca!“) 
und erarbeitete Musiktheater-Inszenierungen u. a. mit großen Laienchören, 
dem Kinderchor des Theater Freiburg, Jugendgruppen und interkulturellen 
Musikensembles. Am Theater Freiburg entstanden folgende Inszenierungen: 
„Der 35. Mai“ (Dinescu), „Rotkäppchen“ (Aperghis), „Hänsel und Gretel“ 
(Humperdinck), „Die kleine Hexe“ (Preußler), „Pünktchen und Anton“ 
(Kästner), „Freunde!“ (Androsch) und an der Kinderoper Köln „Pinocchio“ 
von S. Fontanelli. Ihre Produktion „Nächste Ausfahrt: Heimat“ wurde 2013 
für den europaweiten Musiktheaterpreis „Yeah! YOUNG EUROPEAN AWARD 
2013“ nominiert. 

Barbara Kemmler, geboren 1954, ist seit 1975 Schauspielerin und Regisseurin. 
Sie hat in verschiedenen Theater- und Tanzformationen im europäischen 
Raum und mit internationalen Künstlern gearbeitet. 1985 hat sie gemeinsam 
mit Kollegen in Münster das professionelle freie Theater im Pumpenhaus ge-
gründet. Mit ihrer Theaterinszenierung von Fassbinders „Katzelmacher“, 1992, 
als Zeichen gegen Rassismus, wurde das Jugendtheaterlabel Cactus Junges 
Theater geboren (› cactus-theater; Trägerverein ist der gemeinnützige Jugend-
theater-Werkstatt e. V.) Seit dieser Zeit ist die Auseinandersetzung mit den 
Themen Interkultur, Integration und Internationalität immanenter Bestandteil 
und Schwerpunkt der Arbeit von Cactus. Das spiegelt sich sowohl in der Zu-
sammensetzung der Ensembles (70 Prozent der Jugendlichen haben Migra
tionsgeschichte), als auch der künstlerischen Produktionsteams und Themen 
in den Theaterstücken wider. Die Arbeitsphilosophie von Cactus zeichnet sich 
dadurch aus, Jugendliche mit den Mitteln des Theaters in ihrer persönlichen 
Entwicklung zu unterstützen und zu fördern. Ihre Anliegen und Fragestellungen 
werden durch die Entwicklung von Theaterprojekten über den Weg der Kunst 
unter professionellen Rahmenbedingungen in der Öffentlichkeit präsentiert. 
Die künstlerische Leitung, Barbara Kemmler, hat sich über ihre Erfahrungen 
in internationalen Austauschprojekten und Koproduktionen (z. B. mit dem 
Kosovo, Kongo, Kenia und Argentinien) besonders der Herkunftskultur Afrika 
verschrieben. Neben dem kongolesisch-deutschen Theaterstück „Ein Kleid, 
das passt“, dem Jahresprogramm „Alles schwarzweiß, oder was?“, 2008 und 
vielen weiteren interkulturellen prämierten Produktionen, ist besonders die 
Theaterarbeit „2 + x-Welten“ (mehrfach preisgekröntes Highlight 2012 mit 13 
männlichen afrikanischen Migranten zum Spannungsfeld Verlust von Heimat 
und Neubeheimatung) hervorzuheben.

Doritta Korte, geboren 1961 in Plauen, erlernte ab 1978 zunächst den Beruf 
der Dekorateurin. Ab 1986 studierte sie an der Fachschule für Werbung und 
Gestaltung in Berlin in der Fachrichtung Werbedesign und schloss das Studium 
1989 mit dem Diplom ab. Nach einigen Jahren Berufstätigkeit als Werbe

http://www.cactus-theater.de
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designerin in Berlin ging sie 1993 zurück in ihre Heimatstadt Plauen. Insge-
samt arbeitete sie 15 Jahre in der Werbung verschiedener großer und kleinerer 
Unternehmen sowie in der Kultur. In all den Jahren war sie immer öfter im 
Ehrenamt mit Kindern und Jugendlichen tätig und entschloss sich für diese 
Profession und zum Direktstudium der Sozialpädagogik: Seit 2006 ist sie 
Leiterin einer Kindertagesstätte. Außerhalb ihrer Arbeit begleitet Doritta Korte 
Kinder und Jugendliche bei Projekten im Kunst-, Kultur- und Geschichts
bereich, beim Geschichtswettbewerb unter Schirmherrschaft des Bundespräsi
denten und anderen Geschichtsprojekten und den dazugehörigen Forschungen 
und war im Stadtrat der Stadt Plauen aktiv.

Dr. Gabriele König, Jahrgang 1965, studierte die Fächer Empirische Kultur-
wissenschaft und Linguistik des Englischen an der Eberhard-Karl-Universität 
in Tübingen und an der University of York/Großbritannien. Sie promovierte 
1999 mit einer Dissertation zum Thema „Kinder- und Jugendmuseen. Genese 
einer Museumsgattung. Impulse für Besucher orientierte Museumskonzepte“. 
Von 1992 bis 1994 war sie als wissenschaftliche Mitarbeiterin im Deutschen 
Hygiene-Museum an der Realisierung verschiedener Ausstellungsprojekte be-
teiligt. Seit 1995 ist sie Geschäftsführerin der Kinder-Akademie Fulda, einem 
kulturellen Mehrspartenhaus mit Museums- und Akademiebereich. Von 1997 
bis 2004 und von 2008 bis 2009 war sie Vorstandsmitglied des Bundesverbandes 
Deutscher Kinder- und Jugendmuseen e. V.. Seit 2007 ist sie Vorstandsmitglied 
im Landesverband der hessischen Jugendkunstschulen und seit 2012 im Vor-
stand des Landesverbandes kulturelle Bildung in Hessen e. V. An der Eber-
hard-Karl-Universität in Tübingen und der Hochschule Fulda hat sie Lehrauf-
träge zum Thema „Kulturmanagement“. Der Initiative „Kinder zum Olymp!“ 
ist sie seit 2005 verbunden. 

Dr. Fabian Krahe ist derzeit Projektmanager im Bereich Bildung bzw. im 
Themencluster Kulturelle Bildung bei der Stiftung Mercator. Zuvor war er im 
Programm Musikalische Förderung bei der Bertelsmann Stiftung tätig. Fabian 
Krahe studierte Deutsch, Musik und Erziehungswissenschaften an der Uni-
versität Bremen und legte dort 2008 das 1. Staatsexamen ab. Mit einer Studie 
über Igor Strawinsky erfolgte 2013 die Promotion im Fach Musikwissenschaft. 
Fabian Krahe war Promotionsstipendiat der Studienstiftung des deutschen 
Volkes und Forschungsstipendiat der Paul Sacher Stiftung, Basel.

Thomas Krüger, geboren 1959, absolvierte zunächst in den Jahren 1976 bis 
1979 eine Ausbildung zum Facharbeiter für Plast- und Elastverarbeitung und 
nahm dann ein Studium der Theologie auf, anschließend war er Vikar. Seine 
politische Karriere begann er 1989 als eines der Gründungsmitglieder der  
Sozialdemokraten in der DDR (SDP) und blieb bis 1990 deren Geschäftsführer 
in Berlin (Ost) und Mitglied der Volkskammer in der DDR. Als Erster Stell-
vertreter des Oberbürgermeisters in Ost-Berlin war er 1990 bis 1991 tätig sowie 
als Stadtrat für Inneres beim Magistrat Berlin und in der Gemeinsamen Landes
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regierung. Als Mitglied des Deutschen Bundestages war er in den Jahren 1994 
bis 1998 aktiv, bevor er eine zweijährige Erziehungspause nahm. Seit Juli 2000 
ist er Präsident der Bundeszentrale für politische Bildung/bpb. Thomas Krüger 
war und ist auch im kulturellen und sozialen Bereich aktiv: Er ist seit 1995 
Präsident des Deutschen Kinderhilfswerkes, seit 2003 Mitglied und seit 2012 
zweiter stellvertretender Vorsitzender der Kommission für Jugendmedien-
schutz (KJM), war von 2005 bis 2009 in der Jury des Hauptstadtkulturfonds 
und von 2007 bis 2011 Aufsichtsratsmitglied der Initiative Musik.

Maria Lenz wurde 2005 in Freiburg geboren und ist Grundschülerin. Dem 
Theater Freiburg ist sie seit mehreren Jahren verbunden und wirkte bereits bei 
folgenden Produktionen in Kinderrollen und auch in Projektkinderchören 
mit: „Himbeerreich“, „Troubadour“ (Tochter der Leonora), „Orpheus“ und 
„Die Gute Stadt“. Bei der Filmproduktion „Menschsy“ spielte sie die Tochter 
der Protagonistin.

Margrit Lichtschlag ist seit Mai 2013 geschäftsführendes Vorstandsmitglied 
des Rats für Kulturelle Bildung e. V. und leitet die hauptamtliche Geschäfts-
stelle des gemeinnützigen Vereins in Essen. Der Verbund aus sechs Stiftungen 
(ALTANA Kulturstiftung, Bertelsmann Stiftung, Deutsche Bank Stiftung, 
PwC-Stiftung, Siemens Stiftung, Stiftung Mercator) trägt die Arbeit des un-
abhängigen Expertengremiums „Rat für Kulturelle Bildung“, dem 13 Wissen-
schaftlerInnen und Künstlerinnen angehören. Vor ihrem Engagement in der 
Kulturellen Bildung war Margrit Lichtschlag zehn Jahre lang bei der Studien-
stiftung des deutschen Volkes e. V. tätig, wo sie seit 2006 im Rahmen einer 
Kooperation mit dem Freistaat Bayern den Aufbau eines Begabtenförderungs-
programms für Studierende an bayerischen Hochschulen verantwortete. Nach 
dem Studium der Vergleichenden Literaturwissenschaft und Studienaufent-
halten in Paris und Madrid führte sie die erste berufliche Station als Dispo-
nentin zum WDR Sinfonieorchester Köln.

Sybille Linke studierte Theaterwissenschaften, Germanistik und Anglistik in 
Berlin und Glasgow. Seit 2011 ist sie die Programmleitende Geschäftsführerin 
des Modellprogramms „Kulturagenten für kreative Schulen“ und mit der in-
haltlichen und strategischen Umsetzung des Programms beauftragt. Von Haus 
aus Theaterschaffende, arbeitet sie seit 2001 im Bereich der kulturellen Bildung: 
Neun Jahre lang war sie Geschäftsführerin des Zentrums für kreatives Gestalten 
Workshop e. V. in Hannover, ab 2010 Nationale Programmleitung für das 
MUSE-Programm in Düsseldorf.

Kornelia A. Luettman ist Münsterländerin, geboren 1967 in Rheine (West-
falen). Nach dem Abitur und einer Reise nach Japan war sie ein Jahr lang als 
Au-Pair in Paris. Daraufhin absolvierte sie ein Magisterstudium der Germa-
nistik, Romanistik und Publizistik in Münster. Anschließend hat sie noch ein 
Jahr in Seattle, USA, Germanistik studiert und einen Masterabschluss  
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gemacht. Ihre beruflichen Stationen waren: Deutscher Katholikentag in 
Mainz, Maximilian-Kolbe-Werk (Hilfswerk für KZ-Überlebende in Polen) in 
Freiburg, Deutsche Herzstiftung in Frankfurt und – seit nunmehr 10 Jahren 
– das Zentrum für Berufungspastoral, eine Arbeitsstelle der Deutschen  
Bischofskonferenz. Sie singt von Kindheit an in Chören und ist seit 1999 
Mitglied im Deutsch-Französischen Chor Freiburg, dort viele Jahre auch im 
Vorstand tätig. Aktuell ist sie die deutschsprachige Präsidentin des Chores. In 
diesem Chor hat sie ihren Mann kennengelernt, mit dem sie seit 2006 ver
heiratet ist und zwei Kinder hat.

Jakob Mandzak wurde am 28.11.2001 in Freiburg geboren. Er geht in die 
7. Klasse der Wilhelm-August-Lay Schule in Bötzingen. „Die gute Stadt“ ist 
sein erstes Projekt, in dem er am Theater Freiburg mitwirkt.

Dr. Folker Metzger studierte 1990 bis 1994 Geschichte, Deutsch und Päda-
gogik an der Pädagogischen Hochschule Karlsruhe. Nach dem Zweiten Staats-
examen arbeitete er von 1996 bis 1999 als Museumspädagoge am Badischen 
Landesmuseum Karlsruhe. 1999 übernahm er die Leitung der Museumspäd-
agogik am Deutschen Hygiene-Museum Dresden und wechselte 2004 als 
Fachgebietsleiter Pädagogik an die Kunst- und Ausstellungshalle der Bundes-
republik Deutschland in Bonn. Seit 2007 ist er Bildungsreferent der Klassik 
Stiftung Weimar und seit 2010 Sprecher der Fachgruppe barrierefreie Museen 
und Inklusion des Bundesverbands Museumspädagogik e. V.

Barbara Mundel, geboren in Hildesheim, Studium der Neueren deutschen 
Literatur, Kunstgeschichte und Theaterwissenschaft; ab 1988 Dramaturgin 
und Regisseurin am Theater Basel; Regie bei Opernproduktionen an der Oper 
Frankfurt und den Salzburger Festspielen; Gastprofessur am Institut für An-
gewandte Theaterwissenschaften in Giessen; Lehrauftrag für Theaterregie an 
der Hochschule für Musik und Darstellende Kunst Frankfurt am Main. Als 
Dramaturgin Zusammenarbeit u. a. mit Herbert Wernicke, Frank Castorf, 
Johann Kresnik, Christoph Schlingensief und Christoph Marthaler; Mitglied 
im Leitungsteam der Volksbühne, Berlin; ab 1999 Direktorin des Theater 
Luzern; ab 2004 Chefdramaturgin an den Münchner Kammerspielen; seit 
2006 Intendantin des Theater Freiburg.

Beate Nelken, geboren in den 68ern in Ost-Berlin, arbeitete als Buchbinderin, 
Mediendesignerin, Dozentin, Regie- und Ausstattungsassistentin, Fotografin 
für Porträt, Reportage, Film & Theater. Seit 2000 zahlreiche Veröffentlichungen 
beispielsweise für Cicero, Brutus Casa Japan und Vogue. Ihre Fotos wurden 
in Ausstellungen u. a. in Berlin, Tokyo und Sevilla präsentiert. 2013 gründete 
Nelken den Verein muse work und produziert an der Schnittstelle zwischen 
Kunst und Pädagogik ein neues Format für Kinder und Jugendliche in  
Mecklenburg Vorpommern unter dem Titel „Kunstlabor Rostock“.
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Claudia Oberschäfer, geboren 1975 in Münster, studierte nach einem Auf-
enthalt in den USA Rechtswissenschaften an der Westfälischen Wilhelms-
Universität Münster und schloss das Studium 2001 mit dem Ersten Juristi-
schen Staatsexamen ab. Nachdem sie für die Konrad-Adenauer-Stiftung e. V. 
als pädagogische Mitarbeiterin im Bildungszentrum Schloss Wendgräben tätig 
gewesen war, wurde sie 2002 Referentin des Bürgermeisters der Stadt Flörs-
heim am Main. 2004 übernahm Claudia Oberschäfer die Leitung des Amtes 
für Sozial- und Wohnungswesen der Stadt Flörsheim am Main und in diesem 
Zuge u. a. auch die Geschäftsführung der kulturell und sozial tätigen Flörs-
heimer Bürgerstiftung. Im gleichen Jahr legte sie die Berufs- und Arbeits
pädagogische Eignungsprüfung ab. Seit 2013 leitet Claudia Oberschäfer das 
kulturelle Bildungsvermittlungsprogramm der Kulturfonds Frankfurt Rhein-
Main gGmbH. 

Paulo André de Melo Oliveira wurde 1988 in Sao Paulo/Brasilien geboren. 
Nach der Schule studierte er Werbung und Marketing an der „Universidade 
Federal de Goiás“ und unterrichtete Englisch an mehreren Sprachschulen in 
Brasilien. Als Au Pair kam er im August 2013 nach Sexau (Deutschland). Er 
arbeitet als Online Englisch Lehrer und Briefzusteller bei der Deutschen Post 
AG. Mit großer Begeisterung singt er im Brasilianischen Chor und Soul Family.

Matthias Pannes, zuvor Generalsekretär des Landesmusikrates NRW. Vor-
standsmitglied der Bundesvereinigung Kulturelle Kinder- und Jugendbildung 
(BKJ), Vertretung in Fachgremien des Deutschen Kulturrates und des Deut-
schen Musikrates (u. a. Jugend musiziert). 1989 bis 1998 Mitglied der Medien-
kommission NRW. Arbeitsschwerpunkt: musikalische/kulturelle Bildung. Mit-
wirkung in mehreren bildungs-, jugend- und kulturpolitischen Gremien.

Livia Patrizi wuchs in Neapel auf. Ihre Ausbildung erhielt sie an der Folk-
wang Hochschule in Essen. Es folgten Engagements als Tänzerin u. a. beim 
Cullberg Ballett (Mats Ek), bei Pina Bausch, Joachim Schloemer und Maguy 
Marin. Seit 1994 arbeitet sie auch als freie Choreografin und führte Regie für 
Tanzproduktionen der internationalen freien Szene. Livia Patrizi ist die Initi-
atorin und Künstlerische Leiterin des Projektes TanzZeit – Zeit für Tanz in 
Schulen in Berlin, das seit der Gründung mit zahlreichen Preisen ausgezeichnet 
wurde. Seit 2008 ist sie zudem Künstlerische Leiterin der Tanz-Zeit-Jugend-
company EVOKE. Im Jahrbuch Tanz 2010 wurde sie als Hoffnungsträgerin 
ausgezeichnet. Livia Patrizi gestaltet durch ihr Engagement in der Tanzver-
mittlung eine neue Lernkultur in Deutschland.

Isabel Pfeiffer-Poensgen, geboren 1954 in Aachen, studierte Geschichte und 
Kunstgeschichte in Aachen sowie Rechtswissenschaften an den Universitäten 
Bonn, Lausanne und Freiburg. 1983 bis 1988 folgten Tätigkeiten in der Ham-
burger Kultur- und Wissenschaftsverwaltung. 1989 wurde sie zur Kanzlerin 
der Hochschule für Musik Köln ernannt. Von 1999 bis 2004 war sie Bei
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geordnete für Kultur und Soziales der Stadt Aachen. Seit dem 1. November 
2004 ist Isabel Pfeiffer-Poensgen Generalsekretärin der Kulturstiftung der 
Länder, die – getragen von den 16 Ländern Deutschlands – Museen, Biblio-
theken und Archive bei der Erwerbung bedeutender Kunstwerke und Kultur-
güter unterstützt. Sie ist Vorsitzende des Kuratoriums der Peter und Irene 
Ludwig Stiftung sowie u. a. Mitglied des Universitätsrats Heidelberg, des  
Kuratoriums des Sparkassen-Kulturfonds, des Deutsch-Französischen Kultur-
rats, des Stiftungsbeirats der Kulturstiftung des Bundes, des Hochschulrats 
der Hochschule für Musik Hanns Eisler Berlin und des Kuratoriums der  
Akademie der Wissenschaften Hamburg.

Kersten Prasuhn, Jahrgang 1963, arbeitet als Bereichsleiter Pädagogik an der 
Heimvolkshochschule Loccum. Er hat Sozialwissenschaften studiert und ver-
sucht, durch seine Arbeit an der Heimvolkshochschule kulturelle Zugänge für 
Menschen zu öffnen, die ansonsten mit Kunst und Kultur eher weniger an-
fangen können. Mit dem Projekt „Let’s Dance“ betreut er ein lokales Bündnis 
im Programm „Kultur macht stark – Bündnisse für Bildung“ des Bundesmi-
nisteriums für Bildung und Forschung. 

Maren Ranzau, 1977 geboren, studierte an der Philipps-Universität in  
Marburg Politikwissenschaft, Medienwissenschaften und Soziologie mit dem 
Abschluss Politologin M. A.. Zusatzqualifikationen im Bereich des Kultur
managements und den IHK Abschluss zur Veranstaltungskauffrau. Seit 2000 
bei unterschiedlichen Kultur- und Bildungsveranstaltungen aktiv: u. a. AK Er-
innerungskultur, Kurzfilmfestival OpenEyes, Japanisches Filmfestival Nippon-
Connection, Schulkinowochen Rheinland Pfalz (Autorin mehrere Filmhefte). 
Von 2007 bis 2011 Geschäftsführerin des soziokulturellen Zentrums Café 
Trauma e. V. in Marburg. Seit 2011 ist Maren Ranzau Finanzreferentin und 
Mitarbeiterin in der Geschäftsführung des Bundesverbandes Jugend und Film 
e. V. und u. a. verantwortlich für Movies in Motion (BJF Konzept im Rahmen 
des BMBF Programms „Kultur macht stark – Bündnisse für Bildung“).

Nikolaus Reinke studierte von 1998 bis 2003 in der Dirigierklasse der  
Musikhochschule Freiburg (Prof. Dr. Peter Gülke, Prof. Scott Sandmeier), ein 
selbstgewählter Schwerpunkt ging während dieser Zeit deutlich ins Musik
theater. Es folgten mehrere Assistenzen und eigene Produktionen am Theater 
Freiburg, vornehmlich im Schauspiel, als Korrepetitor, Bühnenmusiker, Ge-
sangscoach und Arrangeur („Superstar sucht Deutschland“, „Hell above and 
Heaven below – ein Tom Waits Abend“, „Children of the Revolution“). Eben-
falls am Theater Freiburg begann 2009 eine fruchtbare Zusammenarbeit mit 
dem Regisseur und Choreographen Gary Joplin und der Choreographin 
Emma Louise Jordan. In diesem Team verwirklichte er zahlreiche erfolgreiche 
Jugendprojekte im Bereich Musical und Tanz („Flokati“, „Cinderella“, „13“, 
„Frühlings Erwachen“). Schon während des Studiums übernahm er die  
Leitung des Freiburger Amateurorchesters „Per Tutti“, mit dem er bis heute 
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vor allem weniger gängiges Repertoire auslotet, so zum Beispiel 2012 die  
Uraufführung im Theater Freiburg von „Bärensee“ von Ro Kuijpers und 2015 
die Uraufführung von „Die gute Stadt“ von Sinem Altan und Tina Müller.

Linda Reisch, Jahrgang 1950, Studium der Germanistik und der Allgemeinen 
und Vergleichenden Literaturwissenschaft in Berlin. Tätigkeiten in Universi-
täts- u. Wissenschaftsverwaltung, in Politik u. Kulturpolitik. 1990 bis 1998 
Kulturdezernentin der Stadt Frankfurt am Main. Seitdem freiberufliche Kul-
tur- u. Bildungsberatung: Projektkoordinatorin von McKinsey bildet. Projek-
tinitiative „Kinder zum Olymp – Ästhetische Bildung für Kinder und Jugend-
liche“ der Kulturstiftung der Länder. Arbeiten für das Kulturwissenschaftliche 
Institut Essen, den Arbeitskreis deutscher Kunsthandelsverbände, das Land 
Rheinland-Pfalz, die Klassik Stiftung Weimar. Lehraufträge für Stadtsoziologie 
an der Goethe-Universität und für Theater- und Orchestermanagement/ 
Ästhetische Bildung an der Hochschule für Musik und Darstellende Kunst, 
beide Frankfurt. Zahlreiche weitere Beratungen und Projektleitungen im  
Bereich der ästhetischen Bildung. Seit 2005 Geschäftsführerin des Musik
kindergarten Berlin, einer Initiative von Daniel Barenboim. Vorstand im Archiv 
der Zukunft. Mitglied in zahlreichen Gremien von Kulturinstitutionen, auch 
im Kuratorium der Kinder zum Olymp!.

Karin Rottmann, Studium der Kunstwissenschaft und Germanistik in Bonn 
mit dem 1. Staatsexamen als Abschluss; 2. Staatsexamen im Bezirksseminar 
Siegburg. Arbeit als Lehrerin an verschiedenen Schulen in Bonn, Autorentätig
keit für den Klett Schulbuchverlag, freiberufliche Arbeit als Museumspädagogin 
im Kunstmuseum Bonn und der Kunst- und Ausstellungshalle des Bundes. 
Seit 1996 ist Karin Rottmann hauptamtliche Museumspädagogin im Museums
dienst Köln. Ihre Arbeitsschwerpunkte: Konzeptentwicklung von museum-
spädagogischen Programmen für Kinder, Jugendliche, Kindergärten und 
Schulen, Konzeption von Communityprogrammen, sowie Multiplikatoren-
fortbildungen. Für die acht städtischen Museen Kölns kümmert sie sich um 
die Weiterentwicklung von Methoden in der museumspädagogischen Arbeit, 
die Konzeption und Weiterentwicklung von Sprachprogrammen (Mutter
sprachen, Fremdsprachen, Mehrsprachigkeit), die Erarbeitung von Museums-
curricula für verschiedene Schulfächer und Schultypen, den Aufbau von lokalen 
Netzwerken in der Museumspädagogik und die Entwicklung von Schulpart-
nerschaftsmodellen.

Bertram Schattel, Jahrgang 1956, studierte Schulmusik in Stuttgart und ist 
Lehrer für Klavier und Gesang an der Musikschule Kirchheim/Teck. Dort 
baute er über viele Jahre eine große Chor- und Gesangsabteilung auf. Im Vor-
dergrund seiner aktuellen pädagogischen Arbeit stehen vor allem Jungs und 
junge Männer und deren Unterweisung im Gesang. Darüber hinaus leitete er 
mit großem Erfolg auch zahlreiche Erwachsenenchöre. Neben seiner pädago-
gischen Tätigkeit ist er Komponist und Arrangeur. Der Schwerpunkt dieser 
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Arbeit liegt vor allem im Vokalbereich und hier insbesondere im Musiktheater. 
Zahlreiche seiner viel beachteten Musiktheaterstücke sind in und um Kirch-
heim uraufgeführt worden. Das Spektrum reicht vom kleinen Kindersingspiel 
bis zum abendfüllenden Musical. Maßgeblich beteiligt war er bei der Grün-
dung und Entwicklung des „Arbeitskreis Musiktheater“ im Landesverband der 
Musikschulen in Baden-Württemberg. 

Ingrid Schrader, 1960 in Zell/Oberfranken geboren, absolvierte nach dem 
Besuch des Gymnasiums eine kaufmännische Ausbildung und war anschlie-
ßend in der freien Wirtschaft sowie als Referentin für Presse und Öffentlich-
keitsarbeit bei einer Krankenkasse tätig. 1989 wurde sie Intendanz-Assistentin 
bei den Hofer Symphonikern, danach persönliche Referentin des Intendanten 
und 2001 Orchester-Direktorin. Seit 2009 ist Ingrid Schrader Intendantin 
und Geschäftsführerin des erfolgreichen Kultur- und Bildungsunternehmens 
Hofer Symphoniker und der bundesweit modellhaften orchestereigenen  
Musikschule mit insgesamt 120 Mitarbeitern. Sie hat ein Mandat im Hofer 
Stadtrat inne, bekleidet zahlreiche Ehrenämter und ist überregional kultur
politisch tätig, so zum Beispiel bis 2014 in Foren und Ausschüssen des Deutschen 
Musikrats, als Präsidiumsmitglied des Bayerischen Musikrates und als  
Sprecherin der Nichtstaatlichen Orchester in Bayern.

Arnold Schrem, geboren 1950 in Berlin (Ost), erhielt schon als Kind eine 
Gesangsausbildung und wirkte solistisch in Aufführungen der Komischen 
Oper, Berlin (Zauberflöte, Sommernachtstraum etc.) mit. Er studierte Theater
wissenschaft an der Humboldt-Universität und Opernregie an der Hanns-
Eisler-Hochschule Berlin. Arnold Schrem war Regieassistent an der Komischen 
Oper bei Walter Felsenstein, Joachim Herz und Harry Kupfer, Meisterschüler 
an der Akademie der Künste bei Prof. Joachim Herz, Operndirektor am The-
ater Greifswald, später am Theater Freiberg, danach am Theater Stralsund. 
Gastinszenierungen u. a. in Halle, Weimar, Schwerin, Ludwigshafen, Helsin-
ki und Izmir, Hochschullehrer u. a. in Rostock, Leipzig, Helsinki und Graz. 
2011 Gründung und Aufbau der WANDEROPER BRANDENBURG als Reaktion 
auf die ausgedünnte kulturelle Infrastruktur und das drohende Verschwinden 
des Musiktheaters im Land Brandenburg. Seither ca. zwei neue Inszenierungen 
pro Jahr.

Marta Schröder absolvierte ihr Magisterstudium für englische Philologie in 
Polen an der Gdansk Universität. Sie unterrichtete anschließend 10 Jahre in 
der Grundschule, im Gymnasium und in der Erwachsenenbildung. 2009 emi-
grierte sie nach Deutschland. Sie ist freischaffende Musikerin, Sängerin und 
Songwriterin mit eigener Band. Zeitweise ist sie am Theater tätig. Seit zwei 
Jahren erzählt sie für das Projekt EZW – Erzählen, Zuhören, Weitererzählen 
im Tandem Polnisch – Deutsch.
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Christian Schulz, Jahrgang 1954, leitet die Freiburger SchulprojektWerkstatt 
– ehemals Spielwerkstatt – seit 2001. Nach dem Studium der Sozialpädagogik 
und Ausbildung zum Fachlehrer für Geistigbehinderte arbeitete er über
wiegend an Freiburger Sonderschulen mit den Schwerpunkten Soziales Lernen, 
Musik, Theater und Darstellendes Spiel im Unterricht. Neben seiner lang
jährigen Tätigkeit als Lehrbeauftragter an der Kath. Hochschule für Sozial-
wesen in Freiburg führt er als Fachberater beim Schulamt Freiburg regelmäßig 
Theaterprojekte mit Inklusionsklassen an Grundschulen durch. Als Theater-
lehrer und Präsidiumsmitglied des Landesverbands Amateurtheater BW ist er 
Mitorganisator von Schultheatertagen und Veranstaltungen zur Förderung 
einer durchgängigen Theaterarbeit in allen Altersstufen und Schularten.

Dr. Margarete Schweizer, Jahrgang 1951, seit 2004 Projektleiterin der Bildungs
initiative Kinder zum Olymp! der Kulturstiftung der Länder, Berlin. Studium 
der Ethnologie, Soziologie und Malaiologie an der Universität zu Köln, mehr-
jährige Forschungsaufenthalte in Indonesien, Lehraufträge für Südostasien-
wissenschaften und Indonesische Sprache an der Universität Bonn sowie an 
den Universitäten Köln und Tübingen. Tätigkeiten als freie Journalistin  
(Bereiche Kultur/internationale Weiterbildung und Entwicklung) und im Be-
reich Kulturmanagement.

Ute Seckinger, 41, studierte die Fächer Kunst, Deutsch, Erlebnispädagogik, 
Anfangsunterricht sowie Diplompädagogik an der Pädagogischen Hochschu-
le in Freiburg und klientenzentrierte Kunsttherapie bei der Arbeitsgemein-
schaft für klientzentrierte Therapie und humanistische Pädagogik „akt“-
GmbH unter Ariane von Gottberg-Groddeck. Neben Lehrtätigkeiten an der 
Pädagogischen Hochschule Freiburg sowie am staatlichen Seminar für Didaktik 
und Lehrerbildung Offenburg, arbeitet sie seit 2004 als Lehrerin an der Fritz-
Boehle-Werkrealschule Emmendingen im Bereich der Kooperationsklasse 
(Berufschule-Werkrealschule) und der Ganztagsschule. Dort baute sie den Be-
reich „Abenteuer Künste“ gemeinsam mit ihrem Kollegen Martin Haertwig 
auf. Seit sechs Jahren leiten sie gemeinsam die Säule „Abenteuer Künste“. 

Ralf Seifert, 1970 in Dresden geboren, Studium an der Technischen Univer-
sität Dresden, anschließend Einsatz als Gymnasiallehrer für Deutsch und 
Kunst am Leon-Foucault-Gymnasium in Hoyerswerda und am Sorbischen 
Gymnasium Bautzen. 2000 bis 2003 Projektleiter im BLK-Modellversuch 
„Schul- und Lernkultur im Medienzeitalter“ am Comenius-Institut Radebeul; 
ab 2001 Fachreferent Kunst am Comenius-Institut Radebeul; ab 2003 Pro-
jektleiter im BLK-Modellversuch „Schulleben und Unterricht demokratisch 
gestalten“ am Comenius-Institut Radebeul. Seit 2007 ist Ralf Seifert im Säch-
sischen Staatsministerium für Kultus Referent für kulturelle Bildung und Bil-
dung für nachhaltige Entwicklung mit den Programmen „LernStadtMuseum 
in Sachsen – Schüler entdecken Museen“ und „Kultur(t)räume – Frühkind
liche Bildung kreativ“. Nebenher wirkt er als Honorardozent an der Techni-
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schen Universität Dresden und als Lehrkraft an der Thüringer Sozialakademie 
Dresden.

Graham Smith, geboren in Cleveland/Ohio; Studium an der Idyllwild Arts 
Academy in Kalifornien und State University of New York; R U G bei Merce 
Cunningham und Kevin Wynn. Seit 1994 enge Zusammenarbeit mit Joachim 
Schloemer, Engagements u. a. am Deutschen Nationaltheater Weimar, Theater 
Basel, Luzerner Theater, Theater am Neumarkt, Zürich, bei den Salzburger 
Festspielen; Choreographien für die Companhia de Dança Contemporânea 
Portugal, das Gorki Theater Berlin, die Zürcher Festspiele und das Luzerner 
Theater. 2006 bis 2011 in der künstlerischen Leitung des Physical Virus Coll-
ective (pvc) Tanz Freiburg Heidelberg. Arbeiten als Choreograph in der Spiel-
zeit 2010/11: „Haslach, deine Heimat“, „Piraten“ „Finkenschlag“ und „Tristan 
und Isolde“ – seit 2012/13 Künstlerische Leitung Junges Theater im Bereich 
Tanz, in diesem Rahmen Konzeptionierung und Leitung des Bildungsreform-
Projektes „Learning by Moving“, Mitglied des Freiburger künstlerischen Re-
search-Teams „mbody“. Seit mehreren Jahren leitet Smith das generationsüber-
greifende Laien-Tanzensembles SoLD (School of Life and Dance). Für diese 
Arbeit hat er den Solidar-Energie-Preis 2015 erhalten. Smith ist auch Stifter 
des Gemeinschaftsgartens (Urban Garden) vor dem Theater Freiburg.

Verena Staack ist seit 2006 am Deutschen Literaturarchiv Marbach verant-
wortlich für die Literaturvermittlung im Schiller-Nationalmuseum und im 
Literaturmuseum der Moderne. Nach dem Staatsexamen für das Lehramt an 
Grund- und Hauptschulen folgte ein Magisterstudium in Mittlerer und Neu-
erer Geschichte, Literaturwissenschaft und Europäische Ethnologie in Kiel, 
Heidelberg und Frankfurt. 

Isabel Stegner studierte zunächst Geige und Musikpädagogik in Mannheim 
und Berlin. Sie ist als Geigerin Gründungsmitglied der Kammerakademie 
Potsdam und dort bis heute aktiv. Neben der Konzerttätigkeit entdeckte sie 
ihre Passion für Musikvermittlung und entwickelte zahlreich Kinderkonzerte 
und Schulprogramme. Nach einem Studium „Musikvermittlung und Musik-
management“ an der Hochschule für Musik Detmold ist sie nun auch für das 
Rundfunk-Sinfonieorchester Berlin (RSB) im Bereich Musikvermittlung tätig. 
Unter anderem leitet sie die Teilnahme des RSB am Förderprogramm „Kunst 
und Spiele“ der Robert Bosch Stiftung. Ein Schwerpunkt ihrer Arbeit ist die 
Qualifikation und die Unterstützung von Orchestermusikern für Tätigkeiten 
im Bereich der Musikvermittlung.

Judith Stuntebeck lernte zunächst Glas- und Porzellanmalerin am Staat
lichen Berufskolleg Glas Keramik Gestaltung des Landes NRW und schloss ihr 
Studium mit dem Schwerpunkt Industrial Design an der Burg Giebichenstein 
Kunsthochschule Halle mit dem Diplom ab. 2007 gründete sie gemeinsam 
mit ihrem Mann, dem Diplom Designer Tobias Stuntebeck, das Büro FOR 
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INDUSTRIAL DESIGN in Frankfurt am Main. FOR INDUSTRIAL DESIGN  
arbeitet u. a. für den Norddeutschen Rundfunk, die Bahlsen GmbH & Co. KG 
und die Hans Sauer Stiftung. Darüber hinaus zeichnet Judith Stuntebeck bei 
der Stiftung Deutsches Design Museum verantwortlich für die Inhalte und 
das Projektmanagement der Initiative „Schüler entdecken Design“, bei der 
namhafte Designer deutschlandweit Workshops in Schulen durchführen. Die 
Initiative besteht erst seit eineinhalb Jahren, aber in 2014 haben bereits 70 
Workshops mit insgesamt 1937 Schülerinnen und Schülern, 30 Schulen, 40 
Designern und 35 Pädagogen stattgefunden und aktuell sind es für das erste 
Halbjahr 2015 bereits 2.526 Schülerinnen und Schüler (Stand April 2015). Die 
Bandbreite der Themen zeigt das Spektrum, in dem Design im Alltag sichtbar 
wird, wie z. B. Frisch geputzt! (Gestaltung einer Zahnbürste), FONT8C (Ent-
wicklung einer eigenen Schrift) und ALTER FUCHS! (Upcycling).

Dr. Mark Terkessidis lebt als freier Autor in Berlin. Er hat Psychologie stu-
diert und in Pädagogik promoviert und arbeitet zu den Themen (Jugend- und 
Populär-) Kultur, Migration und Rassismus. Letzte Buchveröffentlichungen: 
Interkultur (Suhrkamp 2010), Kollaboration (Suhrkamp 2015). 

Agnes Trenka wurde 1986 in Falkenberg geboren und kam 1989 nach Preetz 
in Schleswig-Holstein, dort ging sie bis zum Abitur zur Schule. Im Jahr 2006 
nahm sie an der Christian-Albrechts-Universität ihr Magister-Studium auf. 
Neben den Fächern Spanisch, Portugiesisch und Pädagogik belegte sie das 
Zusatzstudium Kulturmanagement. Von 2012 bis 2014 war sie als Volontärin 
im Kulturbüro der Stadt Neumünster tätig. Seit August 2014 ist sie dort als 
Projektleitung für den Bereich der kulturellen Kinder- und Jugendbildung 
zuständig. Ihre Hauptprojekte sind das Programm „Theaterstürmer“ und 
„KulturTeil – Kulturelle Teilhabe für Kinder und Jugendliche in Neumünster.“ 
Außerdem plant und koordiniert sie das Kinder- und Jugendprogramm des 
jährlichen Kulturfestivals Kunstflecken. 

Maria Trini studierte Sprachen-, Wirtschafts- und Kulturraumstudien mit 
den Schwerpunkten Frankreich und Kunstgeschichte an der Universität Passau. 
Seit 2008 ist sie in der Robert Bosch Stiftung tätig und betreute zunächst 
Programme und Projekte zur Schulentwicklung in den Förderschwerpunkten 
„Übergang Schule und Beruf“. Ein weiteres Aufgabengebiet umfasste Projekte 
zur frühkindlichen ästhetisch-kulturellen Bildung im Förderschwerpunkt 
„Kreativitätsförderung“, besonders das Förderprogramm „Kunst-Stück. Krea-
tive Partnerschaften zwischen Grundschulen, Kindergärten und Kulturein-
richtungen“ in Baden-Württemberg. Sie war u. a. Mitglied im Beirat zum Pro-
gramm „Kultur(t)räume – Frühkindliche Bildung kreativ“ des Sächsischen 
Staatsministeriums für Kultus und Sport. Seit 2011 arbeitet sie im Förder
gebiet „Kultur“ der Robert Bosch Stiftung und betreut dort u. a. den Adelbert-
von-Chamisso-Preis sowie das Projekt „Kunst und Spiele“ im Förderschwer-
punkt Kulturelle Teilhabe. 
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Adamantios Tsakiroglou wurde am 16.05.1970 in Athen als der erste Sohn 
einer Familie mit vier Jungs geboren. Die Schule absolvierte er in Griechen-
land. Mit 24 Jahren kam er ohne Deutschkenntnisse nach Deutschland. Er 
lernte Deutsch und begann 1996 sein Studium in den Fächern Altgriechisch, 
Latein und Geschichte. Parallel arbeitete er in den Instituten für Paläographie, 
Byzantinistik, Geschichte und Papyrologie. Seit 2005 ist er Lehrer und unter-
richtet am Landrat-Lucas-Gymnasium in Leverkusen. Er ist mit einer Italie-
nerin verheiratet und Vater von fünf Kindern. Adamantios Tsakiroglou enga-
giert sich insbesondere als Berater für interkulturelle Unterrichts- und 
Schulentwicklung NRW und als Sprecher des Projekts „Lehrer mit Zuwande-
rungsgeschichte NRW“. Darüber hinaus ist er mit einer Viertelstelle an die 
LaKI (Landeskoordinierungsstelle Kommunale Integrationsstellen) abgeord-
net und leitet und moderiert den Diskussionskreis „Orthodoxer Dialog“ in der 
griechisch-orthodoxen Gemeinde „Johannes der Täufer“ in Brühl. 

Gordon Vajen studierte Germanistik, Theater-, Film und Fernsehwissenschaft 
und Pädagogik. 1986 gründete er das „Freies Theaterhaus“ in Frankfurt als 
Produktions- und Spielstätte für Freies Theater, dessen geschäftsführender In-
tendant er bis heute ist. Im Jahr 2000 folgte die Gründung des Theaterhaus 
Ensembles, die Umwidmung des Theaterhauses zum Kinder und Jugendtheater 
2003. Seit 2011 wurde am Freien Theaterhaus ein Programm zur ästhetischen 
Bildung entwickelt, insbesondere für den Frankfurter Stadtteil Fechenheim.

Cornelia von Ilsemann ist ausgebildete Gymnasiallehrerin für die Fächer 
Mathematik und Geschichte. Sie hat 20 Jahre lang an Gymnasien und Ge-
samtschulen unterrichtet und in dieser Zeit sowohl die Max-Brauer-Schule in 
Hamburg als Gesamtschule mit gegründet als auch die Gymnasiale Oberstufe 
dieser Schule geleitet und mit den Lehrkräften die „Profiloberstufe“ als von 
der KMK genehmigten Schulversuch entwickelt. Dabei lernen Schülerinnen 
und Schüler in einem großen Teil des Unterrichts fachübergreifend, arbeiten 
projektorientiert und entwickeln dabei ein hohes Maß an selbstgesteuertem 
Lernen. In zwei Profilen sind die Fächer Musik bzw. Kunst verbindlich. Nach 
ihrer Tätigkeit in der Schule war sie zunächst Leiterin der Abteilung Schul
gestaltung in der Schulbehörde in Hamburg und anschließend zehn Jahre lang 
Leiterin der Abteilung Bildung bei der Bildungsbehörde in Bremen. Parallel 
dazu hat sie einige Jahre den Schulausschuss der KMK geleitet. Cornelia von 
Ilsemann hat in einem Sabbatjahr noch während der Schulzeit viele Reform-
schulen in Deutschland besucht und die dort gewonnenen Einsichten für die 
Weiterentwicklung ihrer damaligen Schule zur Profiloberstufe genutzt. In einer 
weiteren „Auszeit“ vor ihrer Bremer Tätigkeit ist sie nach Schweden und  
Kanada gefahren, um auch hier einzelne Modellschulen bzw. Fragen der syste
mischen Unterstützung von Schulen gezielt kennen zu lernen. Inzwischen ist 
sie pensioniert und arbeitet mit im Projektteam der „Deutschen Schulakade-
mie“, die auf den Stärken der Schulen des Deutschen Schulpreises basiert und 
deren Erfahrungen interessierten Schulen und Kooperationspartnern anbietet.
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Bettina Wagner-Bergelt studierte Germanistik, Romanistik, Tanz-, Film- 
und Theaterwissenschaft in Köln und Berlin (Mag. Art.); ab 1981 war sie 
Kuratorin und Dramaturgin für Tanz und Crossover-Produktionen, Theater 
am Turm Frankfurt a. M., es folgte in München die Gründung des biennalen 
Festivals DANCE 1987, dessen künstlerische Leiterin sie in der Folge viermal 
war. Seit 1990 wirkt sie in München als Dramaturgin und Stellvertretende 
Ballettdirektorin des Bayerisches Staatsballetts und als künstlerische Leiterin 
des CAMPUS Staatsballett – Education Programms. Sie ist Mitgründerin von 
Access to dance, Vorstandsmitglied im BLZT, Vorstandsmitglied im Dachver-
band Tanz Deutschland, Mitglied BBTK und arbeitete in verschiedenen Jurys 
und Beiräten. Vorträge und Publikationen. Auszeichnungen: Irène Lejeune 
Tanzpreis 2014, Chevalier de l’Ordre des Arts et des Lettres 2015.

Jürgen Walter ist seit 12. Mai 2011 Staatssekretär im Ministerium für Wis-
senschaft, Forschung und Kunst Baden-Württemberg. Geboren wurde Jürgen 
Walter am 11. Mai 1957 in Stuttgart. Nach dem Abitur in Ludwigsburg stu-
dierte er Anglistik und Germanistik in Stuttgart und Eugene/Oregon (USA). 
Nach dem Zivildienst war er von 1986 bis 1992 verantwortlich für das Kultur
programm im Scala-Theater Ludwigsburg. Darüber hinaus war Jürgen Walter 
von 1990 bis 1993 als Geschäftsführer der Firma Ecotopia Productions in 
Ludwigsburg tätig. Seine politische Laufbahn begann Jürgen Walter 1983 als 
Ortsvorsitzender der Grünen in Asperg. Von 1989 bis Mai 2011 war er Gemeinde
rat der Grünen in Asperg und dort Fraktionsvorsitzender, darüber hinaus 
Kreisrat in Ludwigsburg von 1989 bis 1992. Mitglied des Kreisvorstands der 
Grünen Ludwigsburg war Jürgen Walter von 1984 bis 1987 und von 1999 bis 
2006. 1992 wurde er erstmals für den Wahlkreis Ludwigsburg in den baden-
württembergischen Landtag gewählt. 

Anna Maria Weber, geboren 1981 in Kleve, ist Vereinsvorstand von ACT e. V. 
– Führe Regie über dein Leben! und zuständig für Kommunikation und Pro-
jektorganisation. Sie arbeitete von 2008 bis 2013 als Lehrerin in Berlin und ist 
seit 2012 in der Schul und Unterrichtsentwicklung tätig. Seit 2014 ist sie bei 
Mitspielgelegenheit e. V. aktiv und intensiv beteiligt an der Weiterentwicklung 
des Projektes zu ACT. Sie interessiert sich insbesondere für die Schnittstellen 
zwischen Lehrer_innen und Künstler_innen und ist überzeugt, dass die ent-
scheidenden Impulse für unser Bildungssystem aus der Kunst kommen werden. 
In ihrer Jugend war sie über viele Jahre im Kresch-Kinder und Jugendtheater-
zentrum der Stadt Krefeld als Spielerin und Spielleitung aktiv. Seit 2012 ist sie 
Jurymitglied bei „Kinder zum Olymp!“. 2012 bis 2013 unterstützte sie ehren-
amtlich den Aufbau einer Schule für Jugendliche im Wedding und setzt sich 
für Chancengleichheit und gesellschaftliche Teilhabe aller Jugendlichen ein.

Annette Dorothea Weber studierte Darstellende Kunst an der Universität der 
Künste Berlin. Von 1998 bis 2002 arbeitete sie als Dramaturgin, Regieassis-
tentin und Regisseurin im Schnawwl, dem Kinder- und Jugendtheater am 
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Nationaltheater Mannheim. Seit 2002 ist Annette Dorothea Weber als freie 
Regisseurin tätig. In ihrer Theaterarbeit ist sie eine Grenzgängerin zwischen 
der etablierten Welt des städtischen Theaterbetriebs und der experimentier-
freudigen Freien Szene mit besonderem Schwerpunkt auf Veränderungskunst, 
und der Zusammenführung verschiedener Kunstsparten. Sie arbeitet in u. a. 
Mannheim, Darmstadt, Esslingen (WLB) und St. Gallen und war mit zahlrei-
chen Produktionen zu Festivals eingeladen. Mit ihrer jüngsten Inszenierung 
„Zigeuner-Boxer“ gastierte sie 2014 bei „Kunst tut Not“ im Schloss Genshagen 
bei Berlin und 2015 bei „Zentrale Stelle“ der Landesjustizverwaltungen zur 
Aufklärung von NS Verbrechen. Sie war 2008 Gründungsmitglied Gruppe 
KUNST - stoff - recycelt, 2010 Gründerin und künstlerische Leiterin von Mobiles 
Kindertheater Mannheim. Dazu kommt die Mitarbeit an verschiedenen 
Kunstprojekten z. B. beim Projekt Vom Sinn der Arbeit – Ein künstlerisch 
ästhetisches Laboratorium im Rahmen des Rheinland Pfälzischen Kultursom-
mers. Seit 2012 ist sie künstlerische Leiterin des COMMUNITYartCENTER-
mannheim.

Gisela Wibbing, Lehrerin für die Sekundarstufe I mit den Fächern Deutsch 
und Musik, hat zuletzt eine Realschule im Regierungsbezirk Detmold geleitet 
und als solche immer auch die kulturelle Bildung durch die Kooperation mit 
außerschulischen Partnern in die Schule hineingeholt. Als Moderatorin hat sie 
vielfältige Erfahrungen in der Fortbildung von Lehrkräften und Beratung von 
Schulen. Seit Februar 2010 ist sie Referentin im Team der Arbeitsstelle Kultu-
relle Bildung in Schule und Jugendarbeit NRW.

Ruth Wörner, Diplom-Rhythmiklehrerin, unterrichtet seit 1989 Rhythmik/
Elementare Musikpädagogik an Musik- und Grundschulen sowie an Fach-
schulen für Sozialpädagogik und inszeniert seit 1999 Konzerte für Kinder. Sie 
hat ein Unterrichtsmodell für die berufsbegleitende Zusatzausbildung zur 
Fachkraft „Musik/Rhythmik“ an Fachschulen für Sozialpädagogik entwickelt. 
An der Weiterentwicklung der Inhalte des Landesförderprogrammes „Singen 
– Bewegen – Sprechen“ in Baden-Württemberg ist sie ebenfalls beteiligt und 
hat dafür ein Konzept erarbeitet. Sie ist Autorin des KITA-Jahreskurses  
„Musikwichtel“. 2006 begann Ruth Wörner mit einer Lehrtätigkeit an der 
Staatlichen Hochschule für Musik und Darstellende Kunst Stuttgart im BA-
Elementare Musikpädagogik (EMP).

Petra Zwaka ist seit 1991 Leiterin des Verbundes der regionalen Museen Tempel
hof-Schöneberg in Berlin, in dem sie zahlreiche Ausstellungen und Publikati-
onen zur Stadt- und Kulturgeschichte sowie zur Erinnerungskultur des Bezirks 
initiiert und geleitet hat. Im Jahr 2012 übernahm sie zusätzlich die Leitung 
des Kulturamtes im Bezirk. 1994 gründete sie das Jugend Museum als kultu-
rellen Lern- und Erfahrungsort für Kinder und Jugendliche. Ausstellungen 
und modellhafte Projekte zur Stadt- und Migrationsgeschichte, Outreachpro-
gramme mit transkulturellem Ansatz und künstlerischästhetische Vermitt-
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lungsmethoden bilden seitdem einen wesentlichen Schwerpunkt des Hauses. 
Das letzte dreijährige Bundesmodellprojekt „Heimat Berlin. Migrationsge-
schichte für Kinder.“ wurde 2014 abgeschlossen. Als nachhaltiges Ergebnis ist 
die Ausstellung „Villa Global – The Next Generation“ entstanden. Ziel ist hier, 
junge Menschen unterschiedlicher kultureller Prägungen zusammenzuführen 
und in Dialoge einzubinden. Petra Zwaka ist seit mehr als 10 Jahren aktiv im 
internationalen Kindermuseumsverband „Hands on! International Association 
of Children in Museums“. Seit 2010 ist sie Mitglied der internationalen Jury 
für den „Children in Museums Award.“
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Name Vorname Institution Ort

Abolfathi Elaheh Albert-Ludwigs-Universität Freiburg Freiburg

Ackermann Kirstin Kinder zum Olymp! Berlin

Ackermann Dr. Marion Kunstsammlung NRW Düsseldorf

Aden Olad Berlin

Adrian Esther Anne Musik – Elbphilharmonie und Laeiszhalle Hamburg

Akça Mustafa Komische Oper Berlin, Projekt „Selam Opera“ Berlin

Albers Frank Robert Bosch Stiftung, Förderschwerpunkt  
„Kulturelle Teilhabe“

Stuttgart

Albrecht Danijela Popakademie Baden-Württemberg Mannheim

Amon Nina Freiburger Barockorchester Freiburg

Apostoli Andrea MUSA! A new concept for classical music concerts Heidelberg

Bär Marion Südwind Freiburg e. V. Verein für soziale und  
interkulturelle Arbeit

Freiburg

Bäßler Kristin Forum KB/„Kulturagenten für kreative Schulen“ Berlin

Bast Ulrike Erich Kästner Grundschule Mannheim

Bauer Valentin Staatliche Hochschule für Musik und  
Darstellende Kunst

Stuttgart

Baumbusch Claudia Kulturamt Pforzheim Pforzheim

Baumstark Andrea Staufen

Bayram Neriman Kommunales Kino Freiburg Freiburg

Beck Katrin Landesinstitut für Schulsport, Schulkunst und  
Schulmusik (LIS)

Aichwald

Beck Claudius Kulturamt der Stadt Rheinfelden (Baden) Rheinfelden (Baden)

Becker Christa 56m Projektteam für Kids- und Familienmarketing Köln

Benedict Christina KinderKulturMonat, WerkStadt Kulturverein Berlin Berlin

Benneker Leona Theater Baden-Baden Baden-Baden

Berg Jenny Kulturstiftung der Länder Berlin

Berg Petra Bezirk Oberbayern Kultur München

Betz Miriam Staatliche Hochschule für Musik und  
Darstellende Kunst

Stuttgart

Bichweiler Stephanie ROXY gemeinnützige GmbH Ulm

Biebl Daniela Kulturreferat München München
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Name Vorname Institution Ort

Biermann Ulrike Gesamtschule Hennef Meiersheide Hennef

Bilstein Prof. Dr. Johannes Kunstakademie Düsseldorf Düsseldorf

Biundo Christina Kunstfähre – Agentur für Kulturelle Bildung/ 
Tufa Trier

Trier

Blankenhorn Laura Universitätsstadt Tübingen, Fachbereich Kunst  
und Kultur

Tübingen

Bleile Silvia Balthasar-Neumann-Chor und -Ensemble Freiburg

Boeker Karen Wolfenbüttel

Böhme Sabine Jugendbildungswerk Freiburg e. V. Freiburg

Bohn Sylvia Adolf-Reichwein-Schule Freiburg

Bolay Ann-Christin Literaturbüro Freiburg Freiburg

Boldt Helga Neue Schule Wolfsburg Wolfsburg

Bonke Kathrin Rhapsody in School Lübeck

Bracke Martina Stadt Dortmund, Kulturbüro Dortmund

Brandt Alexandra KIZ Umkirch (Grundschule) Freiburg

Braun Sarah Maria Kultursekretariat NRW Gütersloh

Brechtel Kerstin Referat Kultur der Stadt Kaiserslautern Kaiserslautern

Bredenbach Anna Staatliche Hochschule für Musik und  
Darstellende Kunst

Stuttgart

Bröckelmann Heinrich Kunstschule Offenburg Offenburg

Bruch Martin Literaturbüro Freiburg Freiburg

Bruns Lea Burg Giebichenstein Kunsthochschule Halle Halle/Saale

Bucher Dorothee Kulturagenten für kreative Schulen Sömmerda

Bürger Steffi Kulturwunsch e. V. Freiburg

Burmeister Jürgen Musikschule Freiburg Freiburg

Bürvenich Monika Bundesministerium für Bildung und Forschung 
(BMBF)

Berlin

Busch Dr. Thomas Berlin

Büttner Bernhard Düsseldorf

Cassel Silvia Jugendbildungswerk e. V. Freiburg

Celik Sami Ratingen

Criado Clara Clara Criado Kulturmanagement & Fachberatung Regensburg

Darian Teresa Kulturstiftung des Bundes Halle/Saale

Dautzenberg Prof. Kyra Staatliches Seminar für Didaktik und Lehrerbildung Freiburg



231

‹ zurück zum Inhalt

2 TeilnehmerlisteV	 Anhang

Name Vorname Institution Ort

Deinzel Veronika Kunsthalle zu Kiel Kiel

Deller Corbinian Frankfurt

Demler Monika Besucherdienste der Staatlichen Museen zu Berlin Berlin

Dengel Dr. Sabine Bundeszentrale für politische Bildung Bonn

Dethier Brigitte Junges Ensemble Stuttgart Stuttgart

Diekmann Tobias Schauspielhaus Bochum Bochum

Dietrich Daniela Deutsches Filminstitut/ 
Deutsches Filmmuseum Frankfurt

Frankfurt

Dobmeier Andreas Amt für Kultur Villingen-Schwenningen Villingen- 
Schwenningen

Dürholt Wiebke Projekt Belcantare Brandenburg Potsdam

Eble Karin Kommunikation und Medien e. V. Freiburg

Ebsen Birte Bücherhallen Hamburg Kinderbibliothek/ 
Kindermedienmarkt

Hamburg

Eckes-Kohlrautz Claudia Stiftung Klavier-Festival Ruhr Essen

Edelmann Anja Forum K&B GmbH  
„Kulturagenten für kreative Schulen“

Berlin

Eger Dr. Ralf Kulturagenten für kreative Schulen Karlsruhe

Ehrhardt Dr. Irina Bundesministerium für Bildung und Forschung Bonn

Eiche Maria Staatliche Hochschule für Musik und  
Darstellende Kunst

Stuttgart

Eichmeier Udo Kulturamt Stadt Freiburg Waldkirch

Eichner Corinne Stadtkultur Hamburg Hamburg

Eickhoff Mechthild UZWEI_Kulturelle Bildung im Dortmunder U Dortmund

Eltrop Joscha Staatliche Hochschule für Musik und  
Darstellende Kunst

Stuttgart

Engl Andrea Kulturreferat München München

Engler Renate Goldader Bildung e. V. Pforheim Enzkreis Karlsruhe

Erdmann Ulrike Plattform Kulturelle Bildung Brandenburg Potsdam

Fajgel Loreen WBM Kulturelle Bildung an Schulen!  
Philipps-Universität, Marburg

Kassel

Feige Cornelia Deutsche Kinder- und Jugendstiftung Berlin

Fellmann Johannes Kulturstiftung der Länder Berlin

Fiolka Mascha Ida Ehre Schule Hamburg

Firner Claudia Deutsches Sport & Olympia Museum Köln
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Fischer Heidi Netzwerk Kulturelle Bildung in Stuttgart (kubi-S) 
Kulturamt

Stuttgart

Fischer Bianca Bundesvereinigung Kulturelle Kinder- und  
Jugendbildung (BKJ) e. V.

Remscheid

Fischer Almut Jugendprojekte IMPULS-Festival Sachsen-Anhalt Berlin

Franciosi Angelo Bundeszentrale für politische Bildung Bonn

Frank Christoph-Boris Elbinselschule Bildungszentrum – Tor zur Welt Hamburg

Franke Beatrix Deutsche Schule Shanghai Shanghai

Franke Judith Badisches Staatstheater Karlsruhe Karlsruhe

Frey Dr. Tatjana Sächsisches Staatsministerium für  
Wissenschaft und Kunst

Dresden

Fricker Christoph Landesmuseum Württemberg Stuttgart

Fritsche Gerhard Architektenkammer NRW Düsseldorf

Fromm Florian Kommunales Kino Freiburg Freiburg

Fröhlich Claudia concept maternel gGbmH Freiburg

Fuchs Dr. Christine Stadtkultur_Netzwerk Bayerischer Städte e. V Ingolstadt

Fuggenthaler Miriam Zeppelin Museum Friedrichshafen Friedrichshafen

Fuhrmann Anja Landesvereinigung Kulturelle Jugendbildung (LKJ)  
Baden-Württemberg e. V.

Stuttgart

Gänsicke Christian Kunst- und Ausstellungshalle der  
Bundesrepublik Deutschland

Bonn

Gaus Petra Theater im Marienbad Freiburg

Gebath Lucia Staatliche Hochschule für  
Musik und Darstellende Kunst

Stuttgart

Gehrmann Katharina Jugendkunstschule Freiburg im JBW Freiburg

Geiges Ulla Landesarbeitsgemeinschaft Tanz NRW Dortmund

Gerhartz Angela Zephir e. V., Träger der Freien Jugendhilfe Berlin

Giesler Susanne Deutsch-Franz. Gymnasium Freiburg Freiburg

Globert Yvonne Ministerium für Bildung, Wissenschaft, Weiterbildung Mainz

Gloede Stefan Fotograf Potsdam

Glück Jacqueline Lindenau-Museum Altenburg Altenburg

Godel-Ruepp Iris Ministerium für Kultus, Jugend und Sport am  
Landesinstitut für Schulsport, Schulkunst und  
Schulmusik Baden-Württemberg (LIS)

Laupheim

Goller Peter Staatliche Hochschule für Musik und  
Darstellende Kunst

Stuttgart
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Gonsiorek Bettina Tanz- und Theaterwerkstatt und  
LAKS Baden-Württemberg

Ludwigsburg

Gotthardt Christoph Frankfurt a. M.

Gronbach Eva Modedesignerin Berlin

Großmann Ulf Netzwerkstelle Kulturelle Bildung im  
Kulturraum Oberlausitz-Niederschlesien

Markersdorf

Gruber Helga Anna Toihaus Theater Salzburg

Grün Lydia netzwerk junge ohren e. V. Berlin

Grünhage Teresa Paritätisches Bildungswerk Bundesverband e. V. Frankfurt a. M.

Gut Kathrin Kunstraum Alexander Bürkle/ 
Ege Kunst- und Kulturstiftung

Freiburg

Haarländer Renate Fürth

Haasch Burkhard kulturstroeme.eu SH kunst macht schule Großenbrode

Hagenberg Julia Kunstsammlung Nordrhein-Westfalen Düsseldorf

Halle Arne Bertelsmann Stiftung, Programm  
Musikalische Förderung

Gütersloh

Halle Bettina Steinhagen

Hannken Dr. Catrin Bundesministerium für Bildung und Forschung Berlin

Harms Caroline Nachbarschaftswerk Freiburg

Hartmann-
Fritsch

Christel Stiftung Genshagen Genshagen

Hartwich Thomas Vigeliusschule 2 Freiburg

Hegener Pia Ministerium für Schule und Weiterbildung NRW Düsseldorf

Heid Katharina Esther Weber Schule, Schule für Körperbehinderte mit 
Internat

Emmendingen

Heiligendorff Imme Anhaltisches Theater Dessau Dessau-Roßlau

Heilmann Stephanie netzwerk junge ohren e. V. Berlin

Heisler Manuela Freiburg

Heit Birgit Ministerium für Wissenschaft Forschung und Kunst Stuttgart

Henne Claudia Rundfunk Berlin-Brandenburg (rbb) Berlin

Hennig Larissa Staatliche Hochschule für Musik und  
Darstellende Kunst

Stuttgart

Herbert Wolfgang E-Werk Freiburg Freiburg

Herion Susan Programm Bildung und Kultur,  
Erziehungsdirektion des Kantons Bern

Bern

Herkenrath Helma Theater Freiburg Gymnasium Kenzingen Freiburg
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Hermansa Petra mediakids e. V. Reutlingen

Herrmann Ilona Pädagogisches Institut München, Fachbereich 
Kulturelle Bildung

München

Herzhauser Anne Gesamtschule Riegelsberg Völklingen

Herzog Clementine Kulturamt Stadt Freiburg Freiburg

Hess Gabriele Lortzing-Grundschule Freiburg Freiburg

Hilberer Janina Kulturamt Freiburg Freiburg

Hilger Prof. Dr. Susanne PwC-Stiftung Jugend – Bildung – Kultur Frankfurt

Hilker-Möll Carolin Kulturstiftung der Länder Berlin

Hoberg Uwe Kultusministerium Sachsen-Anhalt Magdeburg

Hoffmann Stephan Landeshauptstadt Dresden Amt für  
Kultur und Denkmalschutz

Dresden

Hoheußle Nils Modellprogramm „Kulturagenten für  
kreative Schulen“

Landau

Holzapfel Miriam Groothuis. Gesellschaft der Ideen und Passionen Hamburg

Holzwarth Simone Kolleg St. Blasien St. Blasien

Huber Ursula Jugendforum Herdern Freiburg

Hübner Birgit Deichtorhallen Hamburg GmbH Hamburg

Hübsch Nikola Projekt „Erzählen-Zuhören-Weitererzählen” Freiburg

Huettinger Carolina Freiburg

Iblher Gundula Stiftung Zuhören, Bayerischer Rundfunk München

Imhof Marlies Stadtverwaltung Erfurt Soziokultur,  
Kulturelle Bildung

Erfurt

Imping Sabine Stadt Lörrach, Fachbereich Kultur und Tourismus Lörrach

Irion Rebekka Staatliche Hochschule für Musik und  
Darstellende Kunst

Stuttgart

Jachewicz Camilla Bundeszentrale für politische Bildung Bonn

Jäger Ingrid Michael Schule, Waldorfsonderschule für  
Erziehungshilfe

Freiburg

Jaraczewski Agnes Musenkuss Kulturelle Bildung Düsseldorf Mönchengladbach

Jonietz Margarita Freie Mitarbeiterin Museum für Neue Kunst Freiburg Freiburg

Joseph Peter Bundesministerium für Familie, Senioren, Frauen und 
Jugend

Bonn

Jübermann Felicia PAKT e. V. Kulturufer am Vogelhof Freiburg

Junghanns Ute IGS Geistal Bad Hersfeld
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Junghardt Sandra Plattform Kulturelle Bildung Brandenburg 
Regionalbüro Lübbenau

Lübbenau/Spreewald

Käfer Anneta Staatstheater Stuttgart Stuttgart

Kaiser Michael Theater Freiburg Freiburg

Kalb Vera Saarländisches Staatstheater Saarbrücken

Kaminke Jörg Stadt Köln Köln

Kammler Christian Philipps-Universität Marburg Baunatal

Kammler Sibylle Universität Kassel Baunatal

Kemmler Barbara Cactus Junges Theater Münster

Kemper Nilüfer Landesarbeitsgemeinschaft Tanz NRW Dortmund

Kern Manfred Landtag von Baden-Württemberg Schwetzingen

Kiesow Angela HMWK Wiesbaden

Kirchbach Ulrich von Stadt Freiburg Freiburg

Kirchner Judith Stiftung Kunstsammlung Nordrhein-Westfalen Düsseldorf

Klamt Sabrina Staatliche Hochschule für Musik und  
Darstellende Kunst

Stuttgart

Klassen Ellen Landesvereinigung Kulturelle Jugendbildung  
Baden-Württemberg

Stuttgart

Klimke Carla Oberlinschule Volmarstein Hagen

Kluge Katharina Tanzsszene BW KoKo Tanz Stuttgart

Klüglich Miriam Staatliche Hochschule für Musik und  
Darstellende Kunst

Stuttgart

Knittel Tilmann Prognos AG Basel

Koch Nina Frankfurt a. M.

Kohrs Ute Ministerium für Justiz, Kultur und Europa,  
Schleswig-Holstein

Kiel

Koller Laila E-WERK Freiburg Freiburg

König Dr. Gabriele Kinder-Akademie Fulda Fulda

Könneke Achim Kulturamt Stadt Freiburg Freiburg

Korte Doritta Kita „Zwergenland“, Reuth Reuth

Kovacs Susanna Franckesche Stiftungen Halle Halle

Krahe Dr. Fabian Stiftung Mercator Essen

Kramer Heike Lernort Hebelhaus Hausen Hausen im Wiesental

Kraski Manuela Stadt Karlsruhe Kulturamt/Kulturbüro Karlsruhe
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Kroll Mathias Liebfrauenschule Oldenburg, Gymnasium in  
Trägerschaft der Kath. Kirche

Oldenburg

Krüger Anja Koordinationsbüro Kultur macht Schule der  
Landesvereinigung Kulturelle Jugendbildung Nds.

Hannover

Krüger Thomas Bundeszentrale für politische Bildung Bonn

Krüger Dr. Ingo Bayerische Sparkassenstiftung München

Krzeminska Joanna Plattform Kulturelle Bildung Berlin

Kwok Lilien Staatliche Hochschule für Musik und  
Darstellende Kunst

Stuttgart

Lamparter Wolfram SWR Sinfonieorchester Baden-Baden und Freiburg Freiburg

Landsberg Nora Kulturstiftung der Länder/Kinder zum Olymp! Berlin

Lang Olga Kulturstiftung des Bundes Halle an der Saale

Larue Dr. Dominic Projektträger im DLR Bonn

Lauck Manfred Ministerium für Schule und Berufsbildung des Landes 
Schleswig-Holstein, Ref. III 313

Kiel

Lehmann Klaudia Prognos AG Basel – Schweiz

Leiska Dr. Katharine Kulturamt Freiburg Freiburg

Lembcke-Thiel Astrid Museum Wiesbaden, Bildung und Vermittlung Wiesbaden

Leßmann Dr. Sabina Kunstmuseum Bonn Bonn

Lichtschlag Margrit Rat für kulturelle Bildung e. V. Essen

Lieb Kathrin Städtische Museen Freiburg March

Lingg Ute FABRIK für Handwerk, Kultur und Ökologie e. V. 
Vorderhaus – Gigs für Kids

Freiburg

Linke Sybille Forum K&B GmbH Geschäftsstelle „Kulturagenten 
für kreative Schulen“

Berlin

List Angelina Staatliche Hochschule für Musik und  
Darstellende Kunst

Stuttgart

Löbbert Christine Bildungs- und Beratungszentrum für  
Hörgeschädigte Stegen

Stegen

Loesaus Nicole Stuttgarter Ballett/Staatstheater Stuttgart Stuttgart

Lücke Linda Kulturstiftung der Länder Berlin

Luczak Maximilian Städtische Museen Freiburg Freiburg

Lüdtke-Brucker Birgit Pädagogische Ideenwerkstatt BAGAGE e. V. Freiburg

Lytvynenko Olena Haus der Begegnung in Landwasser Freiburg

Mantel Katharina Museum für Moderne Kunst Frankfurt am Main Frankfurt a. M.



237

‹ zurück zum Inhalt

2 TeilnehmerlisteV	 Anhang

Name Vorname Institution Ort

Mautner-Obst Prof. Dr. Hendrikje Staatliche Hochschule für Musik und  
Darstellende Kunst

Stuttgart

Meinke Stefanie Kulturstiftung der Länder Berlin

Menz-Bächle Anke Staatsgalerie Stuttgart Stuttgart

Mertens Gerald Deutsche Orchestervereinigung (DOV) Berlin

Mertens Prof. Gabriele SSDL Freiburg/Gymnasien Freiburg

Metzger Dr. Folker Klassik Stiftung Weimar, Referat Forschung und 
Bildung

Weimar

Meyer zu Uptrup Dr. Wolfram Ministerium für Bildung, Jugend und Sport Potsdam

Meyer-Behrendt Rosemarie Ministerium für Familie, Kinder, Jugend, Kultur  
und Sport NRW

Düsseldorf

Mohr Anna Klosterkammer Hannover Hannover

Mohr Karola FABRIK für Handwerk, Kultur und Ökologie e. V. 
Vorderhaus – Gigs für Kids

Freiburg

Mohr Michael Bezirksamt Mitte von Berlin Mitte Museum Berlin

Morat Eva M. Morat-Institut für Kunst und Kunstwissenschaft Freiburg 

Morin Lucie Freischaffende Theaterpädagogin Freiburg 

Mösinger Marc Maria-Ward Schule Aschaffenburg,  
Spessart-Gymnasium Alzenau

Karlstein

Müller Olaf Kulturbetrieb der Stadt Aachen Aachen

Müller Tobias Staatliche Hochschule für Musik und Darstellende 
Kunst 

Stuttgart

Müller Matthias Kulturstiftung der Länder Berlin

Müller-Stolzl Petra Freiburg

Müller-Waldheim Gerhard IGS-West Frankfurt Frankfurt

Nagel Werner Sekretariat der Kultusministerkonferenz Bonn

Nelken Beate muse work e. V. Rostock

Neuburger Miriam Wolfschlugen

Neumann Annika Stadt Ahlen Fachbereich 5 Jugend und Soziales Ahlen

Nimz Dörte LAG Kinder- und Jugendkultur e. V. Hamburg Hamburg

Novotny-
Schmandt

Ursula Gesamtschule Meiersheide Hennef

Oberschäfer Claudia Gemeinnützige Kulturfonds Frankfurt RheinMain 
GmbH 

Bad Homburg vor der 
Höhe
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Ohmert Claudia Kunsthalle Emden Stiftung Henri und  
Eske Nannen und Schenkung Otto van de Loo

Emden

Orellano Katharina TanzZeit – Zeit für Tanz in Schulen Berlin

Palesch Lena Stadt Ulm Kulturabteilung Ulm

Pallas Anne Landesverband Soziokultur Sachsen e. V. Dresden

Panik Henriette Museale Kommunikation. Menschen im Museum Berlin

Pannes Matthias Bundesverband deutscher Musikschulen Bonn

Partel Dr. Beatrice Jugendservice Stadt Bregenz Bregenz

Paselk Mathias Plattform Kulturelle Bildung Potsdam

Patrizi Livia TanzZeit – Zeit für Tanz in Schulen Berlin

Paul Karl-Heinz Mausini Theater Stockach

Pfeiffer-Poensgen Isabel Kulturstiftung der Länder Berlin

Piesch Karin – ideen wirken – Köln

Politowa Elena Kunstschule Politowa Lörrach

Pommerening Brigitte Carlo Mierendorff Schule Frankfurt Frankfurt

Pommerening Ingo Frankfurt

Pommranz Johanna Staatliche Hochschule für Musik und  
Darstellende Kunst

Stuttgart

Posamentier Bernadette Riemenschneider Gymnasium Würzburg

Potsch Sandra Deutsches Literaturarchiv Marbach a. N. Marbach a. N.

Prasuhn Kersten Evangelische Heimvolkshochschule Loccum Rehburg-Loccum

Preuß Kristine Altana Kulturstiftung GmbH Museum Sinclair-Haus Bad Homburg

Rahimi-Laridjani Dr. Iradj Werkraumtheater Walldorf Walldorf

Rahimi-Laridjani Jasmin Werkraumtheater Walldorf Walldorf

Raith Angela Wentzinger-Gymnasium Freiburg Freiburg

Ranzau Maren Bundesverband Jugend und Film Frankfurt a. M.

Raschen Renate Die Senatorin für Bildung und Wissenschaft Bremen Bremen

Ratzke Tanja ensemble recherche Freiburg

Raumberger Renate Anton-Seitz-Mittelschule, Roth Heideck

Rehm Susanne Landesvereinigung Kulturelle Jugendbildung  
Baden-Württemberg e. V.

Stuttgart

Reiche Sigrid Kunstmuseum Moritzburg Halle Halle

Reid Katharina Staatliche Hochschule für Musik und  
Darstellende Kunst

Stuttgart
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Reisch Linda Musikkindergarten Berlin Frankfurt a. M.

Rettner Matthias Aktionstheater PAN.OPTIKUM Freiburg

Reuning Holger Bad Hersfeld

Reuter Ricarda Theater im Marienbad Freiburg

Reutter Beate Städtische Museen Freiburg Freiburg

Richter Uwe Liebigschule Wettenberg

Rihm Stefanie Kulturamt Mannheim Mannheim

Rizanovych Zhanna Forum K&B GmbH Berlin

Rojas Hauser Catalina Bundesverband Tanz in Schulen Köln

Rörig Hanka Forum K&B GmbH Geschäftsstelle  
„Kulturagenten für kreative Schulen“

Berlin

Rosenfeld Susi Bundesverband Tanz in Schulen e. V. Köln

Röttgerkamp Anne Kulturstiftung der Länder/Kinder zum Olymp! Berlin 

Rottler Maren Nationaltheater Mannheim Mannheim

Rottmann Karin Museumsdienst Köln, Schulprogramm Köln

Ruf Fabian Tanzschule Fromme Ruf-Dienst Bühl (Baden)

Rüschenbaum Harald Landesjugend Jazzorchester Bayern München

Rüsing Iris SFGM/FGM e. V. Weinheim

Saad Dr. Sebastian Die Beauftragte der Bundesregierung für  
Kultur und Medien

Berlin

Salm Clemens Wilhelm Oberle-Stiftung Staufen

Sander-Manzek Dieter Musik&Kunstschule Velbert Velbert

Schaefer Kerstin Modellprogramm  
„Kulturagenten für kreative Schulen“

Stuttgart 

Scharenberg Prof. Dr. Sointu Staatliche Hochschule für Musik und  
Darstellende Kunst

Stuttgart

Scharpf Maren Landesvereinigung Kulturelle Jugendbildung  
Baden-Württemberg e. V.

Stuttgart

Schattel Bertram Musikwerkstatt Kirchheim unter Teck

Schick Christiane Landesamt für Denkmalpflege Baden-Württemberg Esslingen am Neckar

Schlipf Julia Stadt Ostfildern, Kulturbüro Ostfildern

Schmelcher Gitanjali Rapucation Berlin

Schmid Dr. Silke Hochschule für Musik Basel Freiburg

Schmidt Kiki Amt für Kultur und Freizeit der Stadt Nürnberg Nürnberg
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Schmidt Claudia Bundesverband Jugend und Film e. V. Frankfurt

Schmidt Luise Deutsches Kinderhilfswerk e. V. Berlin

Schmidt Danilo Die Beauftragte der Bundesregierung für Kultur und 
Medien

Berlin

Schmitt Eva Altana Kulturstiftung Bad Homburg

Schneider Prof. Dr. Ernst 
Klaus

Hochschule für Musik Detmold

Schork-Bornitz Barbara Königstein

Schön Ariane Modellprogramm „Kulturagenten für kreative 
Schulen“

Bochum

Schönbach Marceline Praktikantin bei Jugendförderung Weiterstadt Darmstadt

Schönball Joachim Staatliche Hochschule für Musik und Darstellende 
Kunst

Stuttgart

Schönfeld Heide Kulturagenten für kreative Schulen Berlin

Schönhuth Friederike Altana Kulturstiftung Bad Homburg

Schrader Ingrid Hofer Symphoniker gGmbH Hof

Schrem Arnold Wanderoper Brandenburg Freienwalde

Schröck Katharina Kulturamt Frankfurt am Main Frankfurt a. M.

Schröder Marta Projekt „Erzählen – Zuhören – Weitererzählen“ Freiburg

Schubert Monika Theaterschule mobilé filmburg – das Theaterkino Marktoberdorf

Schulz Christian Freiburger Schulprojektwerkstatt Freiburg

Schulz Manuel Novalis-Stiftung „Wege wagen mit Novalis“ Arnstein

Schulz-Keune Laura Stiftung Nantesbuch gGmbH München

Schulz- 
Stadelmann

Dagmar Pädagogische Ideenwerkstatt BAGAGE e. V. Freiburg

Schumacher Heidi Allgemeiner Deutscher Tanzlehrerverband Berlin

Schumacher Verena Projektträger im DLR Bonn

Schwabik Ulrika Albert-Ludwigs-Universität Freiburg Ehrenkirchen

Schweizer Dr. Margarete Kulturstiftung der Länder/Kinder zum Olymp! Berlin

Seckinger Ute Fritz-Boehle Werkrealschule Emmendingen

Seifert Theresa LWL – Museum für Kunst und Kultur Münster

Seifert Ralf Sächsisches Staatsministerium für Kultus, Referat 3 Dresden

Seiler Stefanie Stadt Freiburg Freiburg

Siebel Heike Bertha-von-Suttner-Gesamtschule Siegen Kreuztal
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Siemes Svenja Jugendbildungswerk Freiburg e. V. Freiburg

Sinn Viola Kultur macht Sinn und Kubus³e. V. Freiburg

Sinn Kristina ZKM – Zentrum für Kunst und Medientechnologie Karlsruhe

Skwirblies Sigrid Elbinselschule Hamburg Hamburg

Soares Tanya ARGE SBS Stuttgart

Söller Monika Montag Stiftung Jugend und Gesellschaft Bonn

Sprengel Sophia Universität Lüneburg Berlin

Sprenger Dr. Silvia Archäologische Dienstleistungen. Ausstellungs
organisation – Konzeptdesign – Führungen

Freiburg

Staack Verena Dt. Literaturarchiv Marbach Marbach am Neckar

Stahl Iris Anne Frank Schule Freiburg

Stegner Isabel Rundfunk-Sinfonieorchester Berlin Potsdam

Steiner Prof. Dr. Anne Institut für deutsche Sprache und Literatur,  
Pädagogische Hochschule Freiburg

Freiburg

Steinmann Sinje Rhapsody in School Berlin

Steitz Christiane Wiesbaden

Stiefel Barbara Esther Weber Schule, Schule für Körperbehinderte  
mit Internat

Emmendingen

Streib Carola Universität Hildesheim Hildesheim

Stuntebeck Judith Stiftung Deutsches Design Museum Frankfurt a. M.

Sühl- 
Strohmenger 

Dr. Wilfried Albert-Ludwigs-Universität Freiburg

Täubl Brigitte Freiburger Barockorchester Bad Krozingen

Terkessidis Dr. Mark Berlin

Teutsch Therese Kulturstiftung des Bundes Halle an der Saale

Thiel Ute Sebastian-Münster-Gymnasium Ingelheim Stadecken-Elsheim

Thiem Stefanie VGH-Stiftung Niedersächsische Sparkassenstiftung Hannover

Tischler Peter Kunst mit Kindern im Krankenhaus München

Töws Christina Staatliche Hochschule für Musik und  
Darstellende Kunst

Stuttgart

Träger-Hamar Hilde Ehrenkirchen

Trenka Agnes Stadt Neumünster – Kulturbüro Neumünster

Trini Maria Robert Bosch Stiftung GmbH Stuttgart

Trumann Johanna Kooperative Gesamtschule Bad Bevensen Barum
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Tsakiroglou Adamantios Netzwerk Lehrkräfte mit Zuwanderungsgeschichte Langenfeld

Tüschen Christina München

Überbacher Lisa Sierksdorf

Ullrich Sabine Akademie Remscheid für Kulturelle Bildung Remscheid

Unglaub Steffen Integrative Kita Zwergenland Reuth

Unseld Prof. Dr. Kerstin Hochschule für Musik Detmold Musikvermittlung/ 
Musikmanagement

Karlsruhe

Vajen Gordon Freies Theaterhaus Frankfurt Frankfurt a. M.

van Aken Katharina Montessori Oberschule Potsdam Berlin

Väth Petra Jugend-Kultur-Werkstatt Falkenheim Gallus e. V. Frankfurt

Vogt Milena Nachbarschaftswerk Freiburg

Völker Harriet Kulturamt Leipzig Leipzig

Vollmer Friedrun Jena Kultur, Musik- und Kunstschule Jena

von der Heydt Cornelia Bürger Stiftung Hamburg/TUSCH Hamburg Hamburg

von Essen Cathrin Wilhelm Oberle-Stiftung Staufen

von Ilsemann Cornelia Hamburg

von Imhoff Sabine Rhapsody in School Köln

von Jagow Barbara Stiftung Nantesbuch München

Wagner-Bergelt Bettina Bayerisches Staatsballett München

Walser Benedicta Kulturamt Ehingen (Donau) Ehingen

Walter Jürgen Ministerium für Wissenschaft, Forschung und Kunst 
Baden-Württemberg

Stuttgart

Weber Anna Maria ACT e. V. – Führe Regie über dein Leben! Berlin

Weber Claudia Kultur und Marketing Köln

Weber Annette-Dorothea COMMUNITYartCENTERmannheim Mannheim

Weinstein Axel IGS Ludwigshafen Gartenstadt Speyer

Weißmann Muriel Staatliche Hochschule für Musik und  
Darstellende Kunst

Stuttgart

Wenninger Roland Museum Villa Stuck München

Wibbing Gisela Arbeitsstelle Kulturelle Bildung in  
Schule und Jugendarbeit

Remscheid

Willmann Guido Kulturdezernat Stadt Freiburg Freiburg

Winkelmann Dr. Petra Landeshauptstadt Düsseldorf – Kulturamt Düsseldorf

Wocken Nicolai Albrecht-Thaer-Gymnasium, Hamburg Hamburg
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Wodzicki Angelika Lindenau-Museum Altenburg Altenburg

Wolff Martina Iris Kulturamt der Stadt Freiburg Freiburg

Wolff Gerhard Denkwerkstatt der Montag Stiftungen Bonn

Wörner Ruth Freudenstadt

Wulf Gianna Altana Kulturstiftung gGmbH Bad Homburg

Zan Martha Stiftung Deutsches Historisches Museum Berlin

Zehe Thomas KUBUS 3 Freiburg

Ziemke Carola KulturWunsch Freiburg e. V. Kirchzarten

Zieris Michaela Grundschule und Schule für Erziehungshilfe  
Adolf Reichwein

Freiburg

Zimmermann Anna Stadt Mannheim – Fachbereich Bildung Mannheim

Zinkel Ilka Deutscher Chorverband e. V. Berlin

Zinsmaier Angelika Städtische Museen Freiburg Freiburg

Zippel Dr. Heidrun Oper Leipzig Leipzig

Zirngibl Marion Deutsche Kinder- und Jugendstiftung,  
Kultur.Forscher!

Berlin

Zwaka Petra Bezirksamt Tempelhof-Schöneberg, Amt für Weiterbil-
dung und Kultur/Fachbereich Kunst, Kultur, Museen

Berlin
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