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Liebe Kolleg_innen, liebe Kooperationspartner_innen, liebe 
Studierende,

diese 20. Ausgabe unseres Magazins KULTUR. POLITIK.DIS-
KURS kommt nun ein letztes Mal im gewohnten Design. Und 
zugleich ist es das letzte Heft, an dem Wolfgang Schneider 
aktiv beteiligt ist, der 2019 seinen Abschied vom Institut für 
Kulturpolitik gefeiert hat.

Mit diesem und dem zukünftig neu gestalteten Magazin 
möchten wir über die Aktivitäten des Instituts für Kulturpolitik 
der Universität Hildesheim informieren, auch um Anschlüsse 
für zukünftige gemeinsame Lehr- und Forschungsvorhaben 
zu geben.

Seit 1. Oktober 2020 wird das Institut von Birgit Mandel 
geleitet, die die Professur für Kulturvermittlung und Kultur-
management innehat und den Master Kulturvermittlung 
sowie den Bachelor Kulturwissenschaften und ästhetische 
Praxis leitet. Seit 1. März hat Julius Heinicke die Professur für 
Kulturpolitik am Institut übernommen sowie ab Mai 2020 
auch den UNESCO Chair in Cultural Policy for the Arts in De-
velopment. Diese Aufgabe wurde aufgrund  der vielzähligen 
Projekte und Publikationen der vergangenen vier Jahre positiv 
evaluiert und  für vier Jahre reakkreditiert. Die Staffelübergabe 
von Wolfgang Schneider an Julius Heinicke wird voraussicht-
lich am 19. Juni im Auswärtigen Amt feierlich begangen. Wir 
freuen uns darauf, die internationalen Kooperationen und 
Forschungsarbeiten des UNESCO Chair fortführen zu können, 
denn die internationale Verflochtenheit in allen Bereichen der 
Gesellschaft macht es für uns unerlässlich, unsere Aktivitäten 
über Ländergrenzen hinweg zu denken und umzusetzen. Sol-
che internationalen Austauchprogramme und Forschungs-
verbünde sind von unschätzbarem kulturellem, sozialem und 
politischem Wert, um Gefahren des Ausschlusses und der 
Abschottung entgegenzuwirken.

Vanessa Reinwand-Weiss, mit der dritten Professur im Team 
des Instituts betraut, ist seit 2015 nebenberuflich mit 25% 
Professorin für kulturelle Bildung (zur Zeit bis 2021 beurlaubt)  
und leitet hauptberuflich die Bundesakademie für kulturelle 
Bildung in Wolfenbüttel.

Unterstützt und bereichert wird die Lehre des Instituts seit 
vielen Jahren von Honorarprofessorin Susanne Keuchel, Lei-
terin der Akademie der Kulturellen Bildung des Bundes und 
des Landes NRW in Remscheid, Vorsitzende der Bundesver-
einigung kulturelle Kinder- und Jugendbildung und Präsiden-
tin des Deutschen Kulturrates sowie von Honorarprofessor 
Hans Fleisch, langjähriger Geschäftsführer des Bundesver-
bands Deutscher Stiftungen und Berater für verschiedene 
Stiftungen. 

Das 1998 gegründete Institut basiert in Forschung und Lehre 
auf den inhaltlich eng verbundenen drei Säulen Kulturpolitik, 
Kulturmanagement und Kulturvermittlung/Kulturelle Bildung. 
Wolfgang Schneider hat das Institut entscheidend geprägt. 
Neben der internationalen Ausrichtung, der Etablierung 
des UNESCO-Lehrstuhls sowie zahlreicher internationaler 
Kooperationen hat er wichtige neue Themen innerhalb des 
kulturpolitischen Diskurses eröffnet, was nicht nur in der 
Fülle der Veröffentlichungen, sondern auch der Vielzahl er-
folgreich von ihm begleiteter Promotionen sichtbar wird. Wir 
danken Wolfgang Schneider für all seine richtungweisenden 
Ideen und Initiativen und sein gesamtes Engagement für das 
Institut, deren Fülle und Vielseitigkeit in den Beiträgen bei 
dem Festakt seiner Verabschiedung 2019 Ausdruck verliehen 
wurde.

Weiterhin arbeiten wir im Institut an übergreifenden Fragen 
im Kontext kultureller Teilhabe in verschiedenen Kunst- und 
Kulturbereichen mit internationalen Bezügen in enger Verbin-
dung der Disziplinen Kulturpolitik und Kulturvermittlung. 

Angesiedelt am Institut ist das bundesweite Netzwerk 
Forschung Kulturelle Bildung, mit dem wir in den letzten 
Jahren viele Tagungen und Publikationen hervorgebracht 
haben; eng verbunden damit die Arbeit an der gemeinsamen 
Forschungsplattform kubi.online.de als größtem digitalen 
Handbuch für die wissenschaftliche Auseinandersetzung mit 
Kultureller Bildung.  

Im Rahmen eines DFG Forschungsprojekts, das sich mit den 
Veränderungen der Stadt- und Staatstheater durch eine 
veränderte Nachfragesituation befasst, haben wir eine Bevöl-
kerungsbefragung durchgeführt, u.a. mit dem erstaunlichen 
Ergebnis, dass zwar nur ein geringer Teil der Bevölkerung die 
Angebote der Theater nutzt, jedoch eine weit überwiegende 

Präsident mit Professoren: Am Rande eines Sommerfestes der 
Universität Hildesheim trifft Prof. Dr. Wolfgang-Uwe Friedrich Profes-

soren von der Partneruniversität in Casablanca (in der Mitte Dekan 
Prof. Dr. Abdelgader Gonegai und Prof. Dr. Wolfgang Schneider) und 

die Hildesheimer Professorin Dr. Birgit Mandel
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Mehrheit für die öffentliche Förderung auf mindestens bishe-
rigem Niveau plädiert (mehr dazu in der Zusammenfassung 
in diesem Heft).

Ein beim BMBF eingeworbenes Forschungsprojekt in 
Kooperation mit der Universität Göttingen beschäftigt sich 
mit Konzepten des Audience Development und Community 
Building von Theatern, die in peripheren ländlichen Räumen 
wirken und vor ganz anderen Herausforderungen stehen als 
Theater in großen Städten. Neben Publikums- und Bevölke-
rungsbefragungen zum Kulturverhalten in der Region Süd-
niedersachsen geht es auch um die Frage, was die professio-
nellen Gastspieltheater von der Adressierung und Einbindung 
der Bevölkerung vor Ort durch die erstaunlich vielen lokalen 
Amateurbühnen lernen können, welche Kooperationsbezie-
hungen möglich sind und was diese Ergebnisse für ein lokales 
Cultural Governance bedeuten können.

Nicht nur eine durch Globalisierung, Migration und Digi-
talisierung stark veränderte Nachfragesituation führt zur 
Neuausrichtung von Kulturorganisationen, auch der Klima-
wandel und damit verbunden der Anspruch an nachhalti-
ges Handeln ist Anstoß für Veränderungen. Wie sich diese 
konkret gestalten, untersucht das vom Rat für Nachhaltige 
Entwicklung geförderte Forschungsprojekt „Jetzt in Zukunft! 
Nachhaltigkeitskultur entwickeln“, in welchem wir zusammen 
mit soziokulturellen Zentren und in Kooperation mit der 
Bundesvereinigung soziokultureller Zentren e.V. praxisnahe 
Handlungsansätze nachhaltiger Entwicklung erarbeiten. Bis 
Ende 2019 wurde das Projekt federführend von Christian 
Müller-Espey entwickelt und durchgeführt, der sich leider 
aufgrund einer Krankheit in den letzten Monaten zurückzie-
hen musste. Fortgesetzt wird das Projekt von Davide Brocchi 
und Kristina Gruber.

Auch im Bereich der internationalen Forschung ist ein neues 
Projekt hinzugekommen. Die deutsche Gesellschaft für 
internationale Zusammenarbeit (GIZ) in Bamako kooperiert 
mit dem UNESCO-Lehrstuhl für eine wissenschaftliche 
Begleitung und Evaluation des GIZ Programms „Donko ni 
Maaya – Krisenprävention und Stärkung der sozialen Kohäs-
ion durch die Förderung des malischen Kultursektors“. Das 
Programm wird vom Auswärtigen Amt finanziert und fördert 
Kulturzentren, Kulturinitiativen, Künstler*innen in Mali sowie 
den Austausch auf kulturpolitischer Ebene mit dem Ziel der 
Stabilisierung des Landes.

Die erste Runde der von uns gemeinsam mit Partneruniver-
sitäten in Ghana und Nigeria betreuten Doktorand*innen der 
interdisziplinären Graduiertenschule „Performing Sustain-
abilty“ steht kurz vor dem Abschluss. Eine zweite Kohorte 
von Doktorand_innen und Masterstudierenden hat jüngst 
ihre Forschungsaktivitäten aufgenommen. Ins Leben gerufen 
wurde diese vom Auswärtigen Amt finanzierte Graduierten-
schule vom Center for World Music der Universität Hildes-
heim in Kooperation mit unserem UNESCO Chair und der 
University of Cape Coast in Ghana sowie der University of 
Maiduguri in Nigeria. 

Aktuell stehen wir wegen der Corona Pandemie vor der 
Herausforderung, unsere gesamte Lehre und Betreuung auf 
digitale Kommunikationsformen umzustellen, was gerade 
für einen stark künstlerisch orientierten Studiengang mit 
hohen Anteilen ästhetisch-künstlerischer Praxis, die mit 
persönlichen Interaktionen verbunden ist, eine große Her-
ausforderung darstellt, aber sicherlich viele neue Erfahrun-
gen ermöglicht. Zugleich wird uns jedoch die Bedeutung 
leibhaftiger Begegnungen, für die der Kulturcampus auf der 
Domäne seit jeher steht, umso stärker bewusst. Auch unsere 
internationalen Kooperationen sind von der weltweiten Krise 
stark betroffen und wir versuchen die Kontakte auf digitalem 
Wege lebendig zu halten. 

Das Institut für Kulturpolitik versteht sich als akademischer 
Thinktank, Ideengeber, wissenschaftlicher Begleiter und 
forschender Beobachter der sich zurzeit immens wandelnden 
Kunst- und Kulturlandschaft. Dazu gehört auch, dass wir uns 
selbst und unsere Arbeitsweisen immer neu überprüfen und 
hinterfragen: in verschiedenen Workshops konzipieren wir 
zurzeit neue Lehr-/Lern- und Studienformate und wir planen 
in Kooperation mit dem Institut für Kulturpolitik der Kultur-
politischen Gesellschaft eine Tagung zu neuen Ansätzen der 
Kulturpolitikforschung. Wir halten Sie auf dem Laufenden, 
freuen uns auf weitere Zusammenarbeit mit Ihnen und wün-
schen Ihnen eine anregende Lektüre

Ihre
Birgit Mandel und Julius Heinicke

Fotoseite zu Werk und Wirken von Wolfgang Schneider

Senator Hajo Kurzenberger, Studiendekan Wolfgang Löffler und Hermann 
Glaser als Festredner bei der Verlehung der Diplome 2002 (oben links)

"Braucht Film Förderung?" Eine von vielen gemeinsamen Tagungen 
mit der Friedrich Ebert-Stiftung: Helmut Mörchen, Direktor der Kurt 

Schumacher-Akademie in Bad Münstereifel, Dieter Kosslick, damals 
Geschäftsführer der Filmstiftung NRW, später Chef der Berlinale, 
Thomas Krüger, der damalige kulturpolitische Sprecher der SPD-

Bundestagsfraktion, 1998 (v.l.n.r., oben rechts)

Ehrendoktor zu Gast am Institut: Hilmar Hoffmann im Kreise der
 Mitarbeiter_innen Vera Timmerberg, Jan Büchel, Doreen Götzky, 

Heike Denscheilmann (v.l.n.r.)

Promotion beim Präsidenten: Empfang im Schloss Bellevue zum 
Kulturpolitischen Bundeskongress 2017 mit Doktorand David Maier, 

Doktor Frank-Walter Steinmeier, Doktorandin Meike Lettau, 
Doktorand Johannes Crückeberg (v.l.n.r.)

"Die Lehre von der Kulturpolitik", Symposium u.a. mit Bernd Wagner, 
Olaf Zimmermann, Birgit Mandel, Birgit Schulz, Barbara Kisseler

Verleihung des UNESCO-Chair mit der damaligen Präsidentin der        
Deutschen UNESCO-Kommission, Verena Metze-Mangold, und dem     

Präsidenten der Universität Hildesheim, Wolfgang-Uwe Friedrich

Kulturminister im Kulturpolitikinstitut: Bettina Becker, Sabine Karmrodt, 
Thomas Oppermann, damals Niedersächsischer Minister für Wissenschaft 

und Kultur, heute Vize-Präsident des Deutschen Bundestages, 
Birgit Mandel, Lothar Prisor, 2001 (v.l.n.r)

Kuwi-Tag im Bundestag: Eine der vielen Exkursionen ins (kultur-)politische 
Berlin, in der Mitte der damalige Vorsitzende des Kulturausschusses, 

Hans-Joachim Otto, rechts die damalige kulturpolitische Sprecherin der 
SPD-Bundestagsfraktion

Deutsch-französische Beziehungen: Gilles Suzanne und Yannick Butel 
von der Universite Aix-Marseille, dahinter steht auch der Geschäftsführer 

des UNESCO-Chair, Daniel Gad
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Theatre in Transformation: Premiere des Buches 
im South African State Theatre in Pretoria u.a. 

mit den (sitzenden) Herausgebern Dr. Lebogang 
L. Nawa und Prof. Dr. Wolfgang Schneider und 

den Autoren Prof. Dr. Janine Lewis von der 
Tshwane University of Technology, Calvin Ratladi 

und Professor Dr. Julius Heinicke (links)

Dear colleagues, partners and students

Welcome to the 20th edition of our magazine CULTURE.
POLITICS.DISCOURSE. – the last time that you will see it in 
this familiar format. It is also the last issue produced with the 
active involvement of Wolfgang Schneider, who retired from 
the Department of Cultural Policy in 2019.

In this issue, and in future in our new-look magazine, our aim 
is to keep you updated about activities in the Department 
of Cultural Policy at the University of Hildesheim and create 
connections for future teaching and research collaboration.

Since 1st October 2020, the Department has been headed 
by Dr Birgit Mandel, Professor of Arts Mediation and Cultural 
Management, who also leads the Master’s programme in 
Arts Mediation and the Bachelor’s programme in Cultural 
Studies and Artistic Practice. On 1st March, Dr Julius Heini-
cke took over the Chair of Cultural Policy, and from May 2020 
he will also hold the UNESCO Chair in Cultural Policy for the 
Arts in Development. After a positive assessment, this Chair 
has been reaccredited for another four years in light of the 
numerous projects and publications undertaken over the last 
four years. A ceremony to mark the passing of the baton from 
Wolfgang Schneider to Julius Heinicke is planned for 19 June 
at the Federal Foreign Office. We look forward to continuing 
the international collaboration and research work carried 
out by the UNESCO Chair. All areas of society are so closely 
intertwined at global level that it is essential for us to think 
and act in ways that go beyond national borders. Interna-
tional exchange programmes and research consortia are of 
inestimable cultural, social and political value in countering 
the dangers of exclusion and isolation.

Since 2015, Dr Vanessa Reinwand-Weiss, the third professor 
in the Department’s team, has been working part-time as 
Professor of Arts Education (currently on leave until 2021), 
alongside her main position as head of the Federal Academy 
for Arts Education in Wolfenbüttel. For many years, the 
Department’s teaching has been supported and enriched by 
honorary professor Dr Susanne Keuchel, Director of the Aka-
demie der Kulturellen Bildung des Bundes und des Landes 
NRW in Remscheid, North Rhine-Westphalia, Chair of the 
Bundesvereinigung kulturelle Kinder- und Jugendbildung 
(BKJ, the German federal association that promotes arts 
education for children and teenagers) and President of the 
German Cultural Council. We are also grateful for the support 
of honorary professor Dr Hans Fleisch, the former Secre-
tary-General of the Association of German Foundations and 
consultant to various foundations. 

Since it was founded in 1998, the Department’s research and 
teaching activities have focused on three closely linked areas: 
cultural policy, cultural management, and arts mediation/

education. Wolfgang Schneider has had a huge influence on 
the Department. In addition to his global outlook, the estab-
lishment of the UNESCO Chair and numerous international 
collaborations, he broached some important new topics re-
lating to cultural policy, as highlighted by the wealth of pub-
lications and doctoral theses that he supervised and brought 
to fruition. We would like to thank Wolfgang Schneider for 
his many pioneering ideas and initiatives and everything 
that he has contributed to the Department. The variety and 
richness of this contribution was highlighted in the speeches 
given at a ceremony to mark his retirement in 2019.

The Department also continues to work closely with represen-
tatives of cultural policy and arts mediation on overarching is-
sues relating to cultural participation in a variety of artistic and 
cultural fields with an international orientation. The Depart-
ment is home to the Netzwerk Forschung Kulturelle Bildung, 
Germany’s network for research into arts education. We have 
worked together on numerous conferences and publications 
over the last few years. This is closely linked to our work on 
kubi.online.de, a joint research platform providing a major 
reference point for the academic debate on arts education.  

We conducted a public opinion survey as part of a DFG re-
search project looking at the changes in municipal and state 
theatres as a result of changing demand. One of the surpri-
sing results was that although only a small section of the 
population goes to the theatre, the vast majority still support 
maintaining public funding at existing levels or even higher 
(see the summary in this issue for more details).

A BMBF-funded research project conducted jointly with 
the University of Göttingen deals with concepts of audien-
ce development and community building in theatres that 
operate in marginal rural areas, where they face very different 
challenges to those of urban theatres. Along with audience 
and public opinion surveys on cultural behaviour in southern 
Lower Saxony, the project also addresses the question of 
what professional guest performances theatres can learn 
from addressing and involving the local population through 
the surprisingly large number of local amateur theatres. It 
also looks at potential collaborations and what their results 
may mean for local cultural governance.

Changing demand as a result of globalisation, migration 
and digitalisation is not the only reason for the reorientation 
of cultural organisations. New approaches are also being 
triggered by climate change and the associated calls for 
greater sustainability. The “Jetzt in Zukunft!” research project 
funded by the German Council for Sustainable Development 
is looking at what concrete steps can be taken to achieve this 
sustainability. As part of this project, we are working with 
socio-cultural centres and the Bundesvereinigung sozio-
kultureller Zentren e.V. to develop practical approaches to 
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sustainable development. This project was led by Dr Christian 
Müller-Espey until late 2019, when he unfortunately had to 
step down due to ill health. His work is now being continued 
by Davide Brocchi and Kristina Gruber.

A new project has also been launched in the area of inter-
national research. In Bamako, GIZ (the German Agency for 
International Cooperation) is working with the UNESCO 
Chair to provide academic support and evaluation of the 
GIZ programme “Donko ni Maaya – Crisis Prevention and 
Strengthening Social Cohesion by Promoting the Cultural 
Sector in Mali’. The programme is funded by Germany’s 
Federal Foreign Office and promotes cultural centres, cultural 
initiatives and artists in Mali along with cultural policy debate 
with a view to bringing greater stability to the country.

At the Performing Sustainability interdisciplinary graduate 
school that we run together with our partner universities in 
Ghana and Nigeria, the first intake of doctoral students have 
almost completed their studies. A second cohort of doctoral 
and Master’s students have now begun their research activi-
ties. This graduate school funded by the German Foreign Office 
was initiated by the Centre for World Music at the University 
of Hildesheim in cooperation with our UNESCO Chair, the 
University of Cape Coast in Ghana and the University of 
Maiduguri in Nigeria. 

The coronavirus pandemic means we are currently faced with 
the challenge of moving all our teaching and supervision acti-
vities online. This presents a huge challenge for a course that 
involves a high degree of practical artistic content and the 
personal interaction that this involves, but it is also opening 
us up to many new experiences.  The pandemic has made 
us very aware of the importance of physical encounters, so-
mething that has always been at the heart of the Marienburg 
Culture Campus. Our international collaborations are also 
feeling the impact of the global crisis, but we are staying in 
touch via digital means. 

The Department of Cultural Policy views itself as an aca-
demic think tank, a fount of ideas, a provider of academic 
support, and as researchers and observers of the changes 
that are sweeping through the arts and culture landscape. 
This also means we have to constantly review and question 
ourselves and our ways of working. We are currently running 
workshops to design new teaching/learning and study for-
mats and working with the Department of Cultural Policy at 
the Kulturpolitische Gesellschaft to organise a conference on 
new approaches to cultural policy research. We will keep you 
posted! We look forward to working together in future and 
hope you enjoy this latest issue of our magazine.

With best wishes,
Birgit Mandel and Julius Heinicke
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EIN LEIDENSCHAFTLICHER FORSCHER
FESTAKT FÜR KULTURPOLITIK-PROFESSOR DR. WOLFGANG 
SCHNEIDER 
Von Isa Lange

Er war Gründungsdirektor des Instituts für Kulturpolitik 
der Universität Hildesheim, seit 1997 Deutschlands erster 
und bisher einziger ordentlicher Universitätsprofessor für 
Kulturpolitik und hat die kulturpolitische Forschung in der 
Bundesrepublik geprägt. An seinem 65. Geburtstag, am 12. 
Juli 2019 wurde Professor Dr. Wolfgang Schneider feierlich 
verabschiedet. Beim Festakt in der Aula im Hohen Haus auf 
dem Kulturcampus der Domäne Marienburg sprachen For-
schungskolleginnen und Forschungskollegen unter anderem 
aus Beirut, Tokio, Maiduguri, Cape Coast und Casablanca.

„Wolfgang Schneider verbindet theoretisches Wissen mit 
kultureller Praxis, wissenschaftliche Kompetenz mit Politik-
beratung und kulturpolitischem Kommentar“, formulierte 
Prof. Dr. Dr. Wolfgang-Uwe Friedrich, Präsident der Stiftung 
Universität Hildesheim, zur Begrüßung. „Zu den 22 außer-
ordentlich ertragreichen Jahren in Forschung und Lehre, 
Transfer und Kooperation und nicht zuletzt im Bereich der 
Internationalisierung zählte auch eine sehr erfolgreiche 
Teambildung. Die Schaffung der Professur für Kulturpolitik 
und die Einrichtung des Instituts für Kulturpolitik zählt zu den 
wichtigen Strukturentscheidungen der Universität Hildes-
heim. Beides gilt es auch in Zukunft zu bewahren.“

Und Prof. Dr. Stefan Krankenhagen, Dekan des Fachbereichs 
„Kulturwissenschaften und Ästhetische Kommunikation“, 
ergänzte: „It is beautiful to see so many colleagues from 
around the world today in Hildesheim. Wolfgang Schneider 
is a travelling salesman in culture, er ist ein Handelsreisender 
in Sachen Kultur. Er bringt etwas mit – seine Neugier und 
Menschenfreundlichkeit und den Willen, zusammenzuarbei-
ten und ist ein leidenschaftlicher Forscher.“ 

„Professor Wolfgang Schneider is opening invisible doors. 
I remember the moment“, sagte seine ehemalige Doktoran-
din und heutige Professorin Dr. Yuki Akino von der Dokkyo 
University, Japan, die eigens aus New York angereist war, 
wo sie als Gastwissenschaftlerin an der Columbia University 
arbeitet, „I received a letter from Germany, he accepted me 
as a research candidate. Since then, many doors opened for 
me. I learned from him to encourage my students: Think how 
you can make your plans possible!“ 

„HE IS MOVING FORWARD – NEVER STANDING STILL!“
Prof. Dr. Abdelkader Gonegai, Dekan an der Université 
Hassan II, Casablanca, Marokko, präsentierte für das Team 
des mit Hildesheimer Unterstützung initiierten Masterstudi-
engangs „Kulturpolitik und Kulturmanagement“ persönliche 
Worte: „We have worked together since 2008. The list of 
projects is long. We started with an exchange on theatre and 
media, then we designed a master program in Casablanca. 
We want to continue working together!“ 

„I witnessed him bringing people together – he is always 
home, wherever he is in the world “, ergänze Dr. Helena Nas-
sif, vom arabischen Netzwerk für Kulturpolitik, Al Mawred al 
Thaqafy, aus Beirut, Libanon.

 „He is moving forward – never standing still! Wolfgang Schnei-
der is active in the academic sphere, but he has always tried to 
build bridges between theory and practice. He has always rolled 
up his sleeves and got actively involved“, äußerte sich Prof. Dr. 
Susanne Keuchel, Präsidentin des Deutschen Kulturrats, Vorsit-
zende der Bundesvereinigung Kulturelle Kinder- und Jugendbil-
dung und Honorarprofessorin am Institut für Kulturpolitik.

Auch der Oberbürgermeister der Stadt Hildesheim, Dr. Ingo 
Meyer, würdigte den Wissenschaftler: „Es braucht Leute, 
die mit Kenntnis immer wieder darauf beharren, dass Kultur 
nicht ‚nice to have‘ ist. Professor Wolfgang Schneider gelingt 
in Hildesheim eine anwendungsbezogene Betrachtung von 
Kultur, er bringt sein Wissen ein in die Stadt. In Hildesheim 
erkennen wir die positiven Effekte von kultureller Teilhabe 
und Bildung für unsere Gesellschaft an. Seine Erkenntnisse 

Festakt mit Festschrift. 50 (in Worten fünfzig) Promovierte und Promovie-
rende überraschten ihren Doktorvater mit einem gemeinsamen Werk zum 

"Forschungsfeld Kulturpolitik" als Kartierung von Theorie und Praxis

Festakt zu Ehren von Professor Dr. Wolfgang Schneider in der Aula des Hohen Hauses auf dem Kulturcampus der Domäne Marienburg, mit Präsident 
und Dekan (vorne links) und Oberbürgermeister (vorne rechts) und Studierenden der Graduate School "Performing Sustainability" von den Universitäten 

Cape Coast in Ghana und Maiduguri in Nigeria

hat der regional und international geschätzte Wissenschaft-
ler kontinuierlich in die Gesellschaft eingebracht. Hildesheim 
ist eine Stadt der Bildung und Kultur. Wolfgang Schneider 
macht darauf aufmerksam: Unsere Stadt möge das kreative 
Potential der Studierenden stärker nutzen. Im Namen der 
Stadt Hildesheim möchte ich ganz herzlich danken.“

Mehr als 50 ehemalige und jetzige Doktorand_innen würdig-
ten Professor Schneider mit einer Festschrift zur „Kartografie 
der Kulturpolitikforschung“. Studierende der University of 
Maiduguri, Nigeria, und University of Cape Coast, Ghana, aus 
der DAAD-Graduateschool „Performing Sustainability“ des 
Centers for World Music und des Hildesheimer Kulturpolitik-
instituts, sangen in einem Abschiedslied: „Auf Wiedersehen. 
Hamba Kakuhle. Farewell. We wish you all the best in your 
journey. And remember, Wolfgang, you are loved.“

Mit seiner Arbeit leistet der Hildesheimer Professor Wolf-
gang Schneider seit 1997 einen fortwährenden Beitrag zum 
Erhalt der kulturellen Vielfalt, für kulturelle Bildung sowie 
für die Wertschätzung von Künstlerinnen und Künstlern. 
Schneider forscht und lehrt seit über 20 Jahren als Direktor 
des Instituts für Kulturpolitik der Universität Hildesheim un-
ter anderem in den Bereichen Kulturpolitik, Kulturförderung, 
Kulturelle Bildung, Kommunale Kulturpolitik, Auswärtige 
Kulturpolitik sowie Kulturpolitik für Kinder und Theaterpolitik. 

BUNDESVERDIENSTKREUZ 1. KLASSE FÜR 
GESELLSCHAFTLICHES ENGAGEMENT
Für seine besonderen Verdienste wurde der Kulturwissen-
schaftler mit dem Bundesverdienstkreuz 1. Klasse geehrt. 
Mit der Auszeichnung wurden die besonderen Verdienste 
des Hildesheimer Kulturpolitikforschers für die Gesellschaft 
gewürdigt, hierzu zählen sein herausragender Einsatz für 
kulturelle Bildung und kulturelle Vielfalt, für das Kinderrecht 
auf Teilhabe an Kunst und Kultur, für die Wertschätzung und 
Förderung der Künstlerinnen und Künstler in Deutschland 
und für den internationalen Austausch. 

Wolfgang Schneider wurde am 12. Juli 1954 in Mainz gebo-
ren. Nach dem Studium und der Promotion am Institut für 
Jugendbuchforschung an der Johann Wolfgang Goethe-Uni-
versität in Frankfurt am Main gründete er 1989 das Kinder- 

und Jugendtheaterzentrum in der Bundesrepublik Deutsch-
land, startete das Frankfurter Autorenforum, entwickelte das 
Festival für junges Publikum „Augenblick Mal“ in Berlin und 
initiierte den Deutschen Kindertheaterpreis des Bundesju-
gendministeriums. 

1997 gründete er das Institut für Kulturpolitik an der Uni-
versität Hildesheim und setzte sich für die Schaffung der 
deutschlandweit einzigen Professur für Ästhetik des Kinder- 
und Jugendtheaters ein. Ein Vierteljahrhundert war Wolf-
gang Schneider Vorsitzender des Netzwerks der Kinder- und 
Jugendtheater ASSITEJ und wurde nach jahrelangem ehren-
amtlichen Engagements Ehrenpräsident der Internationalen 
Vereinigung des Theaters für Kinder und Jugendliche. Von 
2003 bis 2007 wirkte er als Sachverständiges Mitglied in der 
Enquete-Kommission „Kultur in Deutschland“ des Deutschen 
Bundestages mit. Seit 2012 ist er Inhaber des UNESCO-Lehr-
stuhls „Cultural Policy for the Arts in Development“.

In seiner Forschung befasst sich der Wissenschaftler unter 
anderem mit der Frage, wie Künstlerinnen und Künstler 
politische Umbrüche prägen und analysiert Kunst und Kultur 
in Krisenzeiten.

Mit der Universite  Aix Marseille wurde 2003 das Doppel-
diplom, seit 2011 als Doppelmaster in „Kulturvermittlung/
Médiation Culturelle de l’Art“ eingerichtet. Zweimal bewarb 
sich Professor Schneider mit den Kollegen aus Frankreich 
erfolgreich um ein deutsch-französisches Promotionskol-
leg. Parallel dazu erfolgte der Aufbau einer internationalen 
Bachelor-Studienvariante „Kulturpolitik im internationalen 
Vergleich“. 

Als  Dekan des kulturwissenschaftlichen Fachbereichs war 
Wolfgang Schneider unter anderem verantwortlich für die 
Gestaltung des Kulturcampus und die Begleitung des Bolog-
na-Prozesses – von Diplom auf Bachelor und Master.
Die Einrichtung einer eigenen Universitätsprofessur mit der 
Denomination „Kulturpolitik“ geht zurück auf Initiativen von 
Studierenden und Lehrenden wie Theaterwissenschaftler 
Hajo Kurzenberger in den 1990er.

Isa Lange ist Pressesprecherin der Stiftung Universität Hildesheim

He was founding director of the Department of Cultural Policy at the University of Hildesheim, and since 1997 has been Germany’s 
first and only tenured professor of cultural policy. Wolfgang Schneider formally retired from the faculty on 12 July 2019, his 
65th birthday. Academic colleagues from as far afield as Beirut, Tokyo, Maiduguri, Cape Coast and Casablanca gathered at the 
Marienburg Culture Campus to wish him well. In his opening speech, Wolfgang-Uwe Friedrich, President of the University of 
Hildesheim Foundation, noted: “Wolfgang Schneider understands how to combine theoretical knowledge with artistic practice, 
and academic expertise with policy consulting and cultural commentary.”
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FORSCHUNGSFELD KULTURPOLITIK
EINE FESTSCHRIFT 
Von Anna Kaitinnis

Wolfgang Schneider has shaped cultural policy research in Germany for the last 20 years. Right from the start, his unwavering 
focus has been on how to combine theory and practice. Over the years, he has initiated and supervised numerous research 
projects, always seeking out ways of linking academic theory to cultural policy and the arts. Forschungsfeld Kulturpolitik 
– eine Kartierung von Theorie und Praxis [Cultural Policy Research – Mapping Theory and Practice] is a collection of cont-
ributions from his fellow academics, particularly former and current postgraduate students. It showcases the themes and 
perspectives that lie at the heart of cultural policy studies in Hildesheim.

Mehr als zwanzig Jahre war Wolfgang Schneider als Direktor des Instituts für Kulturpolitik der Universität Hildesheim tätig. In 
dieser Zeit betreute er über50  Dissertationsprojekte. Sie beschäftigen sich thematisch mit der Theaterlandschaft, mit Soziokultur, 
mit Kommunaler und Auswärtiger Kulturpolitik oder mit der Stiftungskultur. Die inhaltlich sehr unterschiedlichen Doktorarbeiten 
haben eine wichtige Gemeinsamkeit: Die Kulturpolitikforschung. Der Sammelband „Forschungsfeld Kulturpolitik“ ist im wahrsten 
Sinne des Wortes ein Generationenwerk. Denn er ist eine Kartierung von Theorie und Praxis aus der Perspektive von Wissen-
schaftler_innen und Praktiker_innen verschiedener Generationen. Und genau das macht die Festschrift zu etwas Besonderem.

ANNÄHERUNGEN AN EINE THEORIE DER KULTURPOLITIK
Charakteristisch für die in Hildesheim praktizierte Kulturpolitikforschung sind eine interdisziplinäre Herangehensweise und die 
Verknüpfung von Theorie und Praxis. Es geht vor allem darum, außerwissenschaftliche Räume, Diskurse und Organisationen zu 
beobachten, zu analysieren und zu refl ektieren, um so wiederum zu Veränderungen in der Praxis beizutragen. Eine derart gestal-
tete Kulturpolitikforschung unterliegt folglich auch immer dem Wandel der Zeit sowie von Theorie, Methodik und Praxis. Damit 
einhergehen verschiedene Herausforderungen. Die Autor_innen beleuchten diese und zeigen Möglichkeiten zu deren Bewältigung 
auf. Zudem skizzieren sie unterschiedliche Ansätze für eine zukunftsorientierte Kulturpolitikforschung.

Der Sammelband widmet sich ferner der Frage, wie Kulturpolitikforschung am konkreten Beispiel aussehen kann. Dem Themens-
pektrum sind hierbei keine Grenzen gesetzt. Untersucht und erläutert werden unter anderem die Rolle von Künstler_innen als 
Kulturaktivist_innen, der Stellenwert von kultureller Bildung, Möglichkeiten zur Partizipation und Teilhabe, die Bedeutung von 
Breitenkultur, der Nachhaltigkeitskodex als Instrument für Kulturbetriebe, immaterielles Kulturerbe, Arbeit und Kultur, Digitalisie-
rung in der Kultur, Fernsehen in Europa oder Fair Cooperation in den internationalen Kulturbeziehungen. Hervorzuheben ist nicht 
nur der Reichtum an Untersuchungsgegenständen, sondern ebenfalls die Vielfalt der Untersuchungsansätze. Innovative Frage-
stellungen und kreative Herangehensweisen prägen das Bild der Beiträge.

KRITISCHE ANALYSEN EINES KULTURPOLITIKFELDES
Betont werden muss vor diesem Hintergrund, dass die Festschrift Forschungser-
gebnisse mit Relevanz für die kulturpolitische Praxis im In- wie auch im Ausland 
beinhaltet. So greifen zahlreiche Autor_innen bis dato in der Forschung kaum oder 
noch gar nicht behandelte Fragestellungen zu Bereichen auf, in denen die Praxis der 
Forschung deutlich voraus ist. Beispielsweise die kritischen Studien zum Thema 
Stiftungskulturpolitik oder zur Auswärtige Kultur- und Bildungspolitik in Transfor-
mationsprozessen.

Die Beiträge der letzten beiden Kapitel weisen auf Bedarfe in der Kulturpolitikfor-
schung und in der kulturellen Praxis hin. Sie legen außerdem dar, wie Kulturpolitik-
forschung künftig gestaltet werden könnte beziehungsweise sollte. Die nationale 
Perspektive wird zusätzlich um internationale Sichtweisen und Impulse bereichert. 
Hierbei wird deutlich: Dialog, Austausch und neue Perspektiven bilden eine wichtige 
Basis für Fortschritt und Entwicklung von Theorie und Praxis der Kulturpolitik. Und 
genau dazu leistet der Sammelband einen wesentlichen Beitrag.

Daniel Gad, Katharina M. Schröck, Aron Weigl (Hrsg.): Forschungsfeld Kulturpolitik - eine Kartierung 
von Theorie und Praxis. Festschrift für Wolfgang Schneider. 505 S. Reihe: Hildesheimer Universitäts-
schriften, 39. Olms Verlag, Hildesheim 2019, 48,00 EUR. ISBN 978-3-487-15795-5

Dr. Anna Kaitinnis war Doktorandin am Institut für Kulturpolitik der Universität Hildesheim und ist 
Referentin bei der Landeszentrale für politische Bildung im Ministerium für Kultur und Wissenschaft 
des Landes Nordrhein-Westfalen

EIN KRITISCHER KOPF DER LINKEN KULTURPOLITIK
DIETER KRAMER ZUM 80. GEBURTSTAG

Sein Seminar am Institut für Kulturpolitik der Universität Hildesheim im Wintersemester 2009/2010 trug 
den Titel „Freizeitpolitik“ und beschäftigte sich mit Freizeitplanung und Freizeitpädagogik in den 1970er 
und frühen 1980er Jahren der alten Bundesrepublik, also zu einer Zeit als sich die „Neue Kulturpolitik“ zu 
etablieren begann. Drei Jahrzehnte später blickt der Professor für Europäische Ethnologie, Dr. Dieter Kramer, 
kritisch zurück. In der Einleitung seines Buches „Von der Freizeitplanung zur Kulturpolitik“, 2011 in meiner Reihe 
„Studien zur Kulturpolitik“ im Peter Lang-Verlag erschienen, heißt es: „Mit der Entdeckung der Umwegren-
tabilität und des Wirtschaftsfaktors Kultur und Kreativität wird der kulturelle Bereich in der Politik ernster 
genommen als je zuvor. Aber für die demokratische Kulturpolitik ist dies eher ein Pyrrhussieg, denn das kul-
turelle Leben verliert dabei an Bezug zur Entwicklung von Gesellschaft und Individuen“. Der Distinktionswert 
des kulturellen Kapitals werde wichtiger als die Kultur der Freizeitbeschäftigung. So kenne ich ihn schon seit 
Jahrzehnten. Ein Linker, der das Nachdenken über Kulturpolitik mit zahlreichen Aufsätzen und Büchern sowie 
wichtigen Reden und klugen Forschungen bereichert. 

1940 wurde er in Rüsselsheim am Main geboren, das verband uns ebenso, denn dort habe ich Abitur ge-
macht, wie das Studium in Mainz.  1987 habilitierte er an der Universität Wien, es folgten Gastprofessuren in 
Salzburg und Innsbruck. 1965 bis 1976 war er Assistent am Institut für mitteleuropäische Volksforschung in 
Marburg, 1977 bis 1990 im Dezernat Kultur und Freizeit der Stadt Frankfurt am Main und hat dort zusammen 
mit Hilmar Hoff mann, dem Hildesheimer Ehrendoktor das Fachbereichs Kulturwissenschaften und Ästheti-
sche Kommunikation, segensreich in der kommunalen Praxis gewirkt. 1990 bis zu seiner Pensionierung 2005 
war er Oberkustos im Frankfurter Museum für Völkerkunde, jetzt Museum der Weltkulturen.

In der Enquete-Kommission „Kultur in Deutschland“ des Deutschen Bundestages trafen wir uns als Sachver-
ständige Mitglieder wieder, stritten, gelegentlich gemeinsam, gegen einen allzu zu eng auf die Künste fokus-
sierten Blick in der Kulturpolitik und formulierten Handlungsempfehlungen, die bis zum heutigen Tag noch von 
Bedeutung sind und ihrer Umsetzung harren, wie zum Beispiel die Staatszielbestimmung mit einem Artikel 
20b im Grundgesetz oder das Zusammenwirken von schulischer und außerschulischer Kultureller Bildung.

Zuletzt trafen wir uns im Sommer letzten Jahres hoch über dem Mittelrheintal am Günderode-Filmhaus aus 
dem Edgar Reitz-Epos „Heimat“. Ein Podium unter freiem Himmel mit Blick auf die Weinberge von Bacharach 
und Kaub. Dort hat er sich mit seiner Frau zurückgezogen, von dort stammt meine Oma mütterlicherseits. 
Und wir diskutierten im Rahmen eines Festivals auf dem Lande über Kulturarbeit in ruralen Regionen. 

Dieter Kramer haben wir in Hildesheim viel zu verdanken, unter anderem seinen Vorlass an grauer Literatur, 
kistenweise einmalige Dokumente aus der Vorgeschichte Neuer Kulturpolitik, Material, das bereit liegt, von 
jungen Kulturwissenschaftler_innen analysiert und refl ektiert zu werden, aus einer Zeit als es noch eine 
Freizeitpolitik gab.

Wir gratulieren dir herzlichst zum Geburtstag, lieber Dieter, und wünschen alles Gute!
Wolfgang Schneider
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THEATER IN DER LEGITIMATIONSKRISE? 
ERGEBNISSE EINER REPRÄSENTATIVEN BEVÖLKERUNGS-
BEFRAGUNG ZUR LEGITIMITÄT ÖFFENTLICH GEFÖRDERTER 
THEATER IN DEUTSCHLAND
Von Birgit Mandel

A representative survey of the population on perceptions of the theatre revealed that a minority of just under 10% were regular 
theatregoers, mainly comprising the more highly educated, the older generation, and women. Despite this, the vast majority 
of the population still expressed their support for continuing the current high levels of public funding. But they expect theatres 
to be accessible to all and offer arts education programmes for children and teenagers. The fact that there is such a high level 
of approval for public funding, stretching well beyond theatre audiences, suggests that theatres are considered important 
elements of society. However, there are signs that, for the younger generation at least, cracks are appearing in the theatre’s 
positive image.

Die 142 Stadt- und Staatstheater gehören zu den am höchsten geförderten Kultureinrichtungen in Deutschland und stehen inso-
fern in besonderer Weise unter Legitimationsdruck und benötigen ausreichend Rückhalt bei den relevanten Stakeholdern sowie 
in der Bevölkerung. Eine aktuelle telefonische Repräsentativbefragung mit 1000 Personen aus der Grundgesamtheit der wahlbe-
rechtigten Wohnbevölkerung in Deutschland fragte nach Nutzung, Interesse und Einstellungen zu den öffentlichen Theatern. Die 
Befragung ist Bestandteil eines von der Deutschen Forschungsgemeinschaft geförderten Projekts mit dem Titel „Strukturwandel 
der Kulturnachfrage als Auslöser von Anpassungs- und Innovationsprozessen an öffentlichen Stadt- und Staatstheatern“. Koordi-
nator des Gesamtprojekts „Krisengefüge der Darstellenden Künste“, das von 2018 bis 2021 läuft, ist das Institut für Theaterwis-
senschaften der LMU München. 

Die Befragung zeigt, dass zwar nur wenige zu den regelmäßigen Besuchern von Theatern gehören - darunter eher hoch gebildete, 
eher ältere und eher weibliche Personen - aber die große Mehrheit der Bevölkerung sich für eine weiterhin hohe öffentliche För-
derung ausspricht. Von den Theatern werden vor allem eine hohe Zugänglichkeit sowie Programme kultureller Bildung für Kinder 
und Jugendliche erwartet. Die hohe Zustimmung zur Theaterförderung, weit über den Kreis des Publikums hinaus, verweist auf 
die hohe gesellschaftliche Bedeutung, die den Theatern zugeschrieben wird. Zugleich deuten sich erste Risse dieses positiven 
Theaterbildes bei den jüngeren Generationen an.

Legitimationsprobleme für die Stadt- und Staatstheater im Hinblick auf  Kulturnachfrage und Wertschätzung in der Bevölkerung 
könnten insbesondere dann entstehen, so die Ausgangsthese: 

•	 wenn nur eine kleine und schrumpfende Minderheit der Bevölkerung Interesse an Theaterangeboten zeigt und sich das 	
kulturelle Interesse zunehmend auf andere Kulturformen richtet,

•	 wenn es eine starke soziale Spaltung des Kulturpublikums gibt und Theaterangebote weitgehend nur von einer höher           
gebildeten und sozial eher besser gestellten Gruppe der Bevölkerung wahrgenommen werden,

•	 wenn Theater im Hinblick auf ihre künstlerischen und gesellschaftlichen Leistungen nicht den Erwartungen des Publikums 
und der Bevölkerung entsprechen und 

•	 wenn die Förderungswürdigkeit von Stadt- und Staatstheatern von weiten Teilen der Bevölkerung in Frage gestellt wird.

Die Befragung ergab folgende zentrale Ergebnisse:

Nur ein Drittel der Bevölkerung ist an klassischen Kulturangeboten wie Theatern interessiert – überdurchschnittlich Frauen, 
ältere Menschen, formal hoch Gebildete und Großstadtbewohner_innen
Gefragt nach unterschiedlichen außerhäusigen kulturellen Aktivitäten äußerten 33 % der Befragten ein Interesse an klassischen 
Kulturangeboten wie insbesondere Schauspiel, Oper, Klassikkonzerte oder Kunstausstellungen - im Vergleich Frauen häufiger als 
Männer; höher Gebildete häufiger als niedrig Gebildete; Ältere ab 60 Jahre häufiger als Jüngere zwischen 18 und 39 Jahren. Nischen- 
und Subkultur wie Jazz, Weltmusik, Kunstperformances oder Filmkunst interessiert 24 % der Befragten. Ein gutes Drittel der 
Befragten (36 %) äußerte ein Interesse an popkulturellen Veranstaltungen wie Rock- / Popkonzerte oder populäre Blockbuster-Filme. 
Das stärkste Interesse erfahren mit 40 % Feste und Events in der Umgebung. 

Während sich immerhin 71 % der Bevölkerung für mindestens einer dieser Kulturformen interessieren, also im weitesten Sinne als 
„Kulturinteressierte“ gelten können, kann man 29 % als „Kulturabstinente“ bezeichnen, die sich für keine der genannten außer-
häusigen Kulturformen interessieren. Generell zeigt sich: Wer sich für eine außerhäusige Kulturform interessiert, hat häufig auch 
ein Interesse an anderen Kulturformen. 

Nur wenige gehören zu den Viel-Besucher_innen von Theatern, über die Hälfte zu den Nicht-Besucher_innen
Nur 10 % können zu den Vielbesucher_innen von Theatern generell gezählt werden (mit vier und mehr Theaterbesuchen pro Jahr), 
31 % zu den Gelegenheitsbesucher_nnen (1-3 mal pro Jahr) und 59 % zu den Nichtbesucher_innen. Der Anteil der „Vielbesucher_
innen“ nimmt mit dem Bildungsniveau und dem Alter zu. Außerdem haben Frauen eine höhere Besuchsfrequenz als Männer, die 
ebenso wie Niedriggebildete deutlich überproportional Nichtbesucher_innen sind. Auffällig ist, dass auch bei den höher Gebilde-
ten der jüngeren Generation knapp die Hälfte zu den Nichtbesucher_innen gehört. Der tendenzielle Rückgang von Interesse an 
und Nutzung von Theatern bei der jungen Bevölkerung mit hoher Bildung, die in Längsschnittbetrachtungen durch das Institut für 
Demoskopie Allensbach nachgewiesen wurde (vgl. de Sombre 2017), verweist auf intergenerationelle Verschiebungen im kulturel-
len Geschmack und Lebensstil. Popkulturelle Veranstaltungen haben in dieser Altersgruppe eine deutlich höhere Bedeutung, und 
es gibt Anzeichen dafür, dass sich dies kaum verändert, wenn diese Generation älter wird.

Mangelnde Zeit wird mehrheitlich noch vor mangelndem Interesse als Grund für den Nicht-Besuch angegeben
Als Hauptgrund für den Nicht-Besuch oder nicht häufigeren Besuch von Stadt- und Staatstheatern wird „mangelnde Zeit“ (36 %) 
am häufigsten genannt, erst dann folgt „mangelndes Interesse“ (28 %), was ein Zeichen für die soziale Erwünschtheit von Thea-
terbesuchen sein könnte. Mit Abstand werden mit jeweils 12 % die institutionellen Barrieren „zu teuer“ und „begrenzte Auswahl 
bzw. mangelnde Qualität“ angeführt.

Große Zustimmung zur öffentlichen Förderung von Theatern in allen Bevölkerungsgruppen, auch bei den Nicht-Besucher_innen
Die Bevölkerung stimmt weitgehend darin überein (86 %), dass die öffentliche Förderung von Theatern mit Steuergeldern auch in 
Zukunft in bisheriger Höhe erfolgen oder sogar erhöht werden sollte, darunter auch der Großteil der Nichtbesucher_innen. Nur 14 
% wollen die Förderung der öffentlichen Hand kürzen. Auffällig ist, dass die jüngste Altersgruppe der 18- bis 39-Jährigen deutlich 
häufiger für Kürzungen plädiert.

Über die Produktion von Kunst hinaus sollen Stadt- und Staatstheater vor allem für eine breite Teilhabe sorgen
Befragt nach den Erwartungen an das Theater stehen in Bezug auf die Spielplangestaltung auf den ersten Plätzen: „Programme 
für Kinder und Jugendliche“ (89 %), „Programme anbieten, bei denen man lachen kann“ (86 %) und „Stücke zeigen, die für jeden 
verständlich sind“ (80 %). 66 % wollen „aktuelle Stücke und künstlerische Experimente“, 60 % erwarten „klassische Stücke von 
wichtigen Autor_innen“. Viele wollen sowohl klassische als auch experimentelle Stücke auf dem Spielplan sehen. Der Wunsch 
nach humorvollen Stücken ist unabhängig von Bildung und Alter.

Im Hinblick auf sonstige Erwartungen an Theater werden an erster Stelle genannt: eine „Preisgestaltung, die Menschen aus allen 
sozialen Schichten Teilhabe ermöglicht“ (92 %),  gefolgt von der Erwartung, dass „Theater ein Treffpunkt für die breite Bevölke-
rung der Stadt sein sollten“ (73 %) sowie dass sie „gesellschaftliche und politische Diskussionen in der Stadt anstoßen“ (57 %). 
Am seltensten wird der Wunsch nach partizipativen Angeboten im Sinne von „Selber Theater spielen“ geäußert (33 %).

Die Legitimation der Stadt- und Staatstheater in der Bevölkerung scheint derzeit nicht gefährdet, es deuten sich aber mittel- und 
längerfristig Legitimationsrisiken an, die vor allem von der demografischen Entwicklung ausgehen
Die hohe Zustimmung dafür, die Stadt- und Staatstheater auch zukünftig mindestens auf dem bisherigen Niveau mit Steuergel-
dern zu fördern, weit über den Kreis des Publikums hinaus, verweist auf die gesellschaftliche Bedeutung, die den Theatern zuge-
schrieben wird. Dennoch gibt es in den Daten dieser Befragung sowie in den Ergebnissen von vorhandenen Längsschnittschnitt-
befragungen Hinweise auf eine nachlassende Nachfrage nach Theaterangeboten in der Zukunft: Für einen bedeutenden und 
wachsenden Anteil auch der höher Gebildeten in den jüngeren Generationen gehören Theaterbesuche nicht mehr selbstverständ-
lich zum Lebensstil dazu (de Sombre 2017), und es kann im Sinne einer Kohortenabhängigkeit auch nicht von einem automa-
tischen »Hineinwachsen« in die klassische Kultur im Alter ausgegangen werden (u.a. Reuband 2018). Viel mehr deuten sich 
enkulturative Brüche in Bezug auf die klassischen Kulturformen insgesamt und das Theater insbesondere an. 

Die Pluralisierung kultureller Interessen und Angebote, der Wunsch nach Selbstinszenierung und aktiver Teilhabe, der sich bei den 
Jüngeren, die zugleich auch die „Digital Natives“ sind, auch in dieser Befragung andeutet, könnte eine nachlassende Relevanz der 
Theater auf dem Markt kultureller Freizeitangebote bedeuten. Allerdings zeigen die vielfältigen Aktivitäten der Stadt- und Staats-
theater, mit denen sie sich für neue, diverse Publikumsgruppen öffnen, Beteiligungsformate entwickeln und neue Aufgaben für die 
Stadtgesellschaft übernehmen, dass diese sich der Notwendigkeit bewusst sind, ihre Programme und Aufgaben an eine veränderte 
gesellschaftliche und demografische Situation anzupassen. Auch wenn die reale Stimmung in der Bevölkerung derzeit nicht auf eine 
„Legitimationskrise“ der Theater hinweist, wirken die „Krisen-Diskurse“ der Fachöffentlichkeit offensichtlich aktivierend. 

Die Gesamtstudie ist unter folgendem Link nachzulesen:  https://dx.doi.org/10.18442/077

LITERATUR:
de Sombre, Steffen (2017). AWA - Bildungsbürgertum und Massenkultur (https://de.slideshare.net/hemartin/awa-2017-dr-steffen-de-sombre-bildungsbrger-
tum-und-massenkultur, letzter Zugriff: 7.1.2020)

Reuband, Karl-Heinz (2018): »Kulturelle Partizipation in Deutschland«, In:  Institut für Kulturpolitik der Kulturpolitischen Gesellschaft / Blumenreich, Ulrike / 
Dengel, Sabine / Hippe, Wolfgang / Sievers, Norbert, Jahrbuch für Kulturpolitik 2017/18, S. 377–393, Bielefeld: transcript Verlag
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“DIE REGELN DES SPIELS“
THOMAS SCHMIDTS KULTURPOLITISCHE UNTERSUCHUNG 
DER SPIELPLAN-GESTALTUNG AN THEATERN 
Von Wolfgang Schneider

In his dissertation, Thomas Schmidt provides an introduction to the basic principles and processes of performance schedules 
and highlights their significance for theatre programming and management. In this way, he is filling a significant gap in cultu-
ral policy research. Thomas Schmidt examines the programming models of public theatres based on a detailed study of their 
programmes, numerous surveys of theatre professionals and a field study spanning several years. Drawing on these results, 
he proposes a programming model to serve as a key tool for the artistic and commercial management of theatres.

In seiner „Kritik des deutschen Theatersystems“ von 2016 behandelt Thomas Schmidt „Theater, Krise und Reform“ als Dreieinig-
keit, die Beleg dafür ist, dass er sich eine Veränderung wünscht und dieser in zahlreichen Schriften und jetzt eben auch in seiner 
Dissertation nachzugehen versucht. Das Buch wird zur Folie der wissenschaftlichen Vorgehensweise und darf zu Recht immer 
wieder für die Fundamentierung von Thesen und als Impulsgeber für die Erörterung der Befunde herhalten. Sein Forschungsfeld 
ist nach wie vor das deutsche öffentliche Theatersystem und das Stadttheater, sein Untersuchungsgegenstand ist jetzt der Spiel-
plan und dessen Gestaltung in der Theaterpraxis. Es geht also um die Summe der Inszenierungen und die Beiprogramme, es geht 
nicht mehr oder weniger als um das „Rückgrat der Theaterarbeit“, es geht darum, „wer mit wem daran tüftelt, welche Kriterien 
der Auswahl von Stücken und Regisseuren zu Grunde gelegt werden und wer letztendlich was entscheidet“. Das sei bisher ein gut 
behütetes Betriebsgeheimnis, das es zu lüften gelte.

Thomas Schmidt fragt nach Einflussfaktoren, nach den Steuerungsinstrumenten und der Verknüpfung von künstlerischen 
Entscheidungen sowie nach dem Kulturmanagement der Darstellenden Künste. Sein Ziel, nicht mehr und nicht weniger: Ein 
Modell und eine Theorie des modernen Theaters. Aus einer Grundgesamtheit von 128 öffentlich geförderten Theatern werden 41 
befragt, wovon 25 antworten, Spielzeithefte werden ausgewertet und Notate einer zehnjährigen teilnehmenden Beobachtung am 
Nationaltheater in Weimar herangezogen. Aus Kulturmanagement und Kulturpolitik werden zudem Diskurse extrahiert, die die 
Relevanz der Spielgestaltung unterstreichen.

„Die Regeln der Kunst“ (1999) des französischen Soziologen Pierre Bourdieu nutzt Thomas Schmidt als theoretisches Konstrukt, 
um das Feld des Theaters in seiner Gesamtheit zu erfassen, insbesondere um die Dichotomie des Neben- und Gegeneinanders 
der ökonomischen und der künstlerischen Seite von Akteuren und Institutionen zu beforschen. Darüber hinaus verknüpft er seine 
Analysen mit der Neo-Institutionalistischen Organisationstheorie. Methodisch sichert er sich nach Philipp Mayrings qualitativer 
Sozialforschung ab.

VON DER MACHBARKEIT ZUM MASTERPLAN
Acht Phasen umfasst das Modell einer Spielplangestaltung, von der Konzeptentwicklung, über das Ordnungssystem, einem ersten 
Entwurf, der wirtschaftlichen und technischen Machbarkeit, bis hin zum Masterplan mit Präsentation und Umsetzung sowie dem 
Übergang zu einem Zyklus. Am Ende steht eine „Weimarer Dramaturgie“ als Fazit mit 19 Empfehlungen für die kulturmanageriale 
Praxis: Von der Entwicklung eines elektronischen Monitoring, der Überprüfung der Potentiale, der Vertiefung der Theorie eines mo-
dernen Theatermanagements, über die strategische Selbstverständigung der Akteure, die Reflektion neuer Inhalte und struktureller 
Anforderungen, die Sensibilisierung der Politik für ein Direktoriums-Modell bis hin zur alternativen Strukturierung des Spartenden-
kens und der Etablierung eines Netzwerks für Gender Parity und Parent Equality. Die Zukunft des Theaters liege in ihrer weiteren 
Differenzierung lautet das Fazit nach mehr als 500 Seiten. „Mit dieser Neuausrichtung auf neue Formate und diskursive Stilistik, auf 
Stückentwicklungen und Stadttheater-Projekte soll die Blende aktueller Theaterarbeit weit aufgezogen werden, damit den Besu-
chern und Zuschauern die Möglichkeit gegeben wird, ein Theater zu sehen, das heute das gesamte Panorama durchmisst.“

Thomas Schmidts Dissertation ist nicht nur umfangreich, was die Quantität von Untersuchungen und Erkenntnissen betrifft, sie 
ist auch qualitativ von besonderer Bedeutung. Ihm gelingt es, den komplexen Prozess des Theatermachens an den Wurzeln künst-
lerischer Gestaltung nachvollziehbar zu erörtern, nämlich unter Fokussierung auf den Spielplan als Spielzeit eines Konstrukts, 
das von vielen Akteuren bestimmt und von vielen Faktoren abhängig ist. Es kommt ihm zu Gute, dass er Theater von innen kennt, 
lange Zeit selbst Teil des Systems war und über reichlich Erfahrung verfügt. Das trifft auf die Strukturen von Theaterarbeit ebenso 
zu wie auf die Diskurse in der Theaterpolitik. Zwischen Praxis und Theorie wechselt somit auch zwangsläufig die Vorgehensweise. 
Disparatheit ist das Prinzip der Dissertation, die wie eine Patchwork-Arbeit Aspekte aufgreift und miteinander verwebt. Trotz der 
Gliederung in Phasen und Empfehlungen sowie in Experteninterviews und teilnehmender Beobachtung ist die Untersuchung ein 
Mix aus Theatergeschichte, Theatertheorie und Theaterpolitik, aber auch dem künstlerischen Prozess verpflichtet.

//  THEATERPOLITIK

MERKMALE EINES GUTEN SPIELPLANS
Immer wieder betont Thomas Schmidt die Zukunft des Theaters als Perspektive der vielfältig zusammengetragenen Phänomene; 
denn es geht, wenn man den befragten Intendanten und Dramaturgen Glauben schenken darf, um gesellschaftliche Relevanz, um 
Besucher-Entwicklung und um Ensemble-Orientierung als Merkmale eines guten Spielplans. Herausforderungen seien Zuschau-
er-Akzeptanz, gesellschaftliche Entwicklungen und der achtsame Umgang mit Ressourcen. Selbst Thomas Schmidt, der gele-
gentlich schon auch mal idealtypisch systemimmanent argumentiert, kritisiert direkt, mehr indirekt den Alltag. Die hierarchische 
Struktur in den Häusern sei kontraproduktiv, die ungleiche Bezahlung ungerecht und die Kollektivität des Theaters kaum verwirk-
licht. Die Programmhefte nennt er „altbacken“. „… 80 % der Theater haben hier eine Chance verschenkt und sind weit hinter die 
Möglichkeiten, die die heutigen Medien bieten, zurückgetreten.“ Sein Modell eines Direktoriums mit seinem Management-Kern 
mit den vier Schnittstellen Konzeption, Management, Produktion und künstlerischer Leitung ist eben noch ein Modell, auch wenn 
er glaubt, dass sich das gerade ändere. Das gestrige Beispiele aus Rostock bringt er übrigens selbst zur Sprache, aber auch das 
heutige, wie jenes aus Oberhausen. Die Feststellung, Theater sei eine lernende Organisation, ist allerdings ernsthaft zu hinterfra-
gen – bei all dem dokumentierten Status Quo, bei all den kritisierten Strukturen, bei all dem beklagten Reformstau.

Thomas Schmidt formuliert gelegentlich auch als Hochschullehrer für Theatermanagement und denkt mit seinen Studierenden 
an der Hochschule für Musik und Darstellende Kunst in Frankfurt am Main über Veränderungen nach, so dass sich seine Erkennt-
nisse auch wie ein Manual für den Theaterbetrieb lesen. Die Definition des sogenannten öffentlichen Theaters darf in diesem 
Zusammenhang gerne auch noch mal überdacht werden. Überall finden sich auch Hinweise auf die öffentlich geförderte Freie 
Darstellende Kunst und seit Henning Fülles Dissertation zum Freien Theater weiß man von deren Bedeutung zur Modernisierung 
der deutschen Theaterlandschaft. Das Programm Doppelpass findet zwar Erwähnung, wird aber leider nicht weiter als Baustelle 
betrachtet, die durchaus auch neue Gestaltungselemente ins Spiel des Spielplans zu bringen weiß.

Thomas Schmidt hat eine weitere Leerstelle in der Forschung zum Theatermanagement mit Erkenntnissen zu füllen verstanden, 
er macht sichtbar, wie Spielplangestaltung funktioniert, er entwickelt eine eigene Theaterfeldtheorie und weiß die Regeln des 
Spiels zu beschreiben. 

LITERATUR:
Thomas Schmidt: Die Regeln des Spiels. Programm und Spielplan-Gestaltung im Theater. Springer Verlag, Wiesbaden 2019. 520 S. 49,99 Euro

Prof. Dr. Wolfgang Schneider war Gutachter im Promotionsverfahren von Prof. Thomas Schmidt an der Hochschule für Musik Franz Liszt in Weimar
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(BETR)OFFENE BRIEFE
ÜBER DAS SYMBOLMEDIUM EINES MACHTKRITISCHEN 
THEATERDISKURSES
Von Till Wiebel

In today’s theatre discourse, open letters are an important tool for criticising hierarchical, racist and patriarchal production 
structures. The public protest voiced in open letters puts pressure on the institutions concerned and forces them to respond. 
Such letters not only raise awareness of individual cases but have an impact by attracting public attention.

Das Hinterfragen von Machtstrukturen und institutioneller 
Diskriminierung bestimmt seit geraumer Zeit das deutsch-
sprachige Theater in seinen ästhetischen wie strukturellen 
und diskursiven Dimensionen. Hierarchisch organisierte, pat-
riarchale und weiß dominierte Produktionsstrukturen werden 
vermehrt angeklagt. Wie Theater gemacht wird, unter 
welchen Bedingungen, von wem und für wen, sind dabei die 
Schlüsselfragen. Als wichtiges Instrument eines macht- und 
hierarchiekritischen Diskurses hat sich dabei der Off ene Brief 
hervorgetan. Wer sich in den letzten Jahren mit einem the-
aterpolitischen Diskurs beschäftigt hat, wird diese Tatsache 
nicht entgangen sein. Ein tiefergehender Blick scheint daher 
naheliegend, um ihn als Symptom eines Reformbedarfes der 
Darstellenden Künste auszuwerten: Wer richtet sich an wen 
und mit welchen Anliegen? Warum ist der Off ene Brief das 
Medium der Wahl, wie funktioniert er und inwiefern kann 
man ihm eine Wirksamkeit attestieren?

OFFENHEIT UND ÖFFENTLICHKEIT
Eine mehrdimensionale Auslegung des statusanzeigenden 
Adjektivs »off en« impliziert bereits verschiedene Wirkungs-
ebenen des Mediums, die eine mediale Individualität und 
somit eine Diff erenz zum Briefstandard markieren: »Off en« 
steht für eine Off enheit im Sinne einer Möglichkeit zum 
Mitverfolgen der entsprechenden Korrespondenz. Es steht 
für eine Off enheit im Sinne einer überzeitlichen Verfügbarkeit 
und Speicherung. Es steht für eine Off enheit im Sinne einer 

Nichtabgeschlossenheit des Austauschs, bedenkt man die 
ausstehende Reaktion in Folge einer kritischen Positionie-
rung oder Forderung, die ein Off ener Brief meist impliziert. 
Vor allem aber verweist »off en« zunächst auf die intendierte 
Veröff entlichung und die dabei angesprochene Öff entlichkeit. 
Die Veröff entlichung konstituiert nicht nur das Medium als 
solches, sondern macht es überhaupt erst in seiner Media-
lität verständlich und wirkmächtig. Essenziellstes Merkmal 
des Off enen Briefes ist dabei die bestimmte Art der Adres-
sierung. Bei ihnen hat man es traditionellerweise mit einer 
Doppel- oder Mehrfachadressierung zu tun. Neben einer oder 
mehreren Personen, an welche sich die Autor_innen explizit in 
einer Ansprache richten, wenden sie sich immer auch an eine 
mitlesende und somit implizit auch adressierte Öff entlichkeit.

Autor_innen von Off enen Briefen markieren mit dem Pub-
lizieren eine Betroff enheit und zeigen auf, dass sie mit der 
Debatte eines Konfl ikts oder mit bestimmten Situationen und 
Zuständen nicht einverstanden sind. Sie verlautbaren, dass 
sie sich und ihre Meinung in der gegenwärtigen Verhandlung 
nicht repräsentiert sehen oder sie initiieren mit einem Off e-
nen Brief selbst eine Debatte, die ihrer Meinung nach geführt 
werden muss. Dementsprechend hat der Off ene Brief nicht 
selten eine selbstermächtigende Wirkung. In ihrer Argumen-
tation berufen sich die Autor_innen meist auf biografi sch 
geprägte Perspektiven, ein bestimmtes berufsbedingtes 
Wissen, auf soziale Kompetenzen oder soziale Betroff enheit 
und argumentieren aus dieser Perspektive für Normen eines 
verantwortungsbewussten Handelns. 

Das mediale Spezifi kum des Off enen Briefes ist dabei die, 
durch Mehrfachadressierung generierte, multiple Rezeption, 
welche durch eine potenzielle Aktivierung der Öff entlichkeit, 
Handlungen dieser zur Folge haben kann, die den im Off enen 
Brief dargelegten Konfl ikt (nachhaltig) beeinfl ussen. Die-
ses Spezifi kum beschreibt gleichsam das Potenzial und die 
Wirkungsweise des off enen Briefes. Festzuhalten ist, dass 
der off ene Brief hierbei drei Funktionen, nämlich Vermittlung 
von Inhalt, Stiftung sozialer (Inter-)Aktion und Speicherung 
von Informationen, aufweist. Im Zusammenwirken dieser drei 
Funktionen wird der Off enen Brief zum politischen Druckmitte

WIRKUNG UND ANWENDUNG
Der off ene Brief funktioniert im gegenwärtigen Theaterdis-
kurs insofern als machtkritisches Protestmedium, als dass 
er bestehende Machtverhältnisse hinterfragt und an diesen, 
mal explizit, mal implizit, Kritik übt. Berücksichtigt man in 

Das Ende einer Intendanz: Off ener Protest und Off ener Brief auf der 
Bühne der Münchner Kammerspiele: Schauspielerin Wiebke Puls liest 

im Namen des Ensembles und formuliert die allgemeine Enttäu-
schung zur Nichtverlängerung von Matthias Lilienthal

der Untersuchung eine Vielzahl von off enen Briefen hinsichtlich ihrer Korrespondenzverhältnisse, wird deutlich, dass es sich dabei 
meist um das Machtverhältnis zwischen Kulturinstitutionen und (kultur-)politischen Instanzen, zuweilen auch um innerinstitu-
tionelle Machtbeziehungen handelt. Im off enen Brief formuliert sich inhaltlich, wie auch medial, eine Form von Widerspruch. Er 
hat eine intellektuelle wie kulturpolitische Tradition, auf welche sich die Autor_innen im Versuch, Machtverhältnisse durch eine 
politisierte Öff entlichkeit umzukehren, berufen. Hierbei kann man feststellen, dass einige der Exemplare ihre dezidierte Zielset-
zung erreicht haben. Personen, deren Weggang verlangt wurde, sind gegangen. Forderungen die gestellt wurden, wurden erfüllt. 
Insofern kann man sie in einzelnen Fällen konkret als »wirksam« bezeichnen. Wirksam sind sie aber auch in einem tiefergehenden 
Sinne, abseits konkreter Beispiele, indem sie für patriarchale, rassistische und missbräuchliche Strukturen am Theater sensi-
bilisieren, indem sie diese ganz konkret aufzeigen. Als schriftliche Kommunikationsmedien konstituieren und gestalten sie den 
gegenwärtigen Theaterdiskurs. Dieser Diskurs wiederum fungiert als Motivation und Zuspruch, sich mit einem off enen Brief in 
ebendiesen einzubringen. Dieses Phänomen lässt sich als Wechselwirkung beschreiben.

Der Beitrag basiert auf den Forschungsergebnissen einer Auseinandersetzung mit Off enen Briefen des gegenwärtigen Theaterdiskurses, mit welcher Till 
Wiebel 2019 sein Bachelorstudium an der Universität Hildesheim erfolgreich abgeschlossen hat. In einer analytischen wie statistischen Auswertung von 71 
Dokumenten des Typs »Off ener Brief«, die seit 2014 im deutschsprachigen Theaterdiskurs veröff entlicht wurden, sowie durch eine medientheoretischen Aus-
einandersetzung mit diesen, sollte hierbei die Position des Off enen Briefes im gegenwärtigen Reformdiskurs der Darstellenden Künste evaluiert werden. 

Till Wiebel studiert derzeit im Masterstudiengang Inszenierung der Künste und der Medien an der Universität Hildesheim.

PROGRAMME FÜR DIE PROVINZ
EIN BEITRAG ZUR THEATERPOLITIK-FORSCHUNG

Katharina M. Schröck geht in ihrer Dissertation unter 
dem Titel „Landesbühnen als Reformmodell“ den kul-
turpolitischen Diskursen zwischen inhaltlicher Argu-
mentation und fi nanzpolitischer Rechtfertigung nach, 
beschäftigt sich ganz generell mit den Begründungs-
weisen von Theaterpolitik und der gesellschaftlichen 
Funktion von Kunst und setzt sich mit dem Krisenge-
füge der Darstellen Künste auseinander. „Der demo-
grafi sche Wandel mit Bevölkerungsbewegungen von 
ländlichen Gebieten hin zu urbanen Ballungsräumen, 
eine immer interkultureller werdende, schrumpfende, 
alternde Gesellschaft und rasant sich entwickelnde 
neue kulturelle Ausdrucksformen – dies alles stellt 
die Kulturinstitutionen vor Herausforderungen, die sie 
längst nicht alle und nicht immer zu meistern wissen.“ 

Sie sammelt akribisch vor allem auch das, was an den 
Landesbühnen noch nicht wirklich beim Reformieren 
angegangen wird. Noch immer spielen die Nicht-Besu-
cher keine große Rolle, noch immer sind die Kooperati-
onen mit Freiem Theater eher sporadisch, noch immer 
fehle es an mutigen Projekten zur Partizipation. Katha-
rina M. Schröck plädiert deshalb für eine Neukonzepti-
on der Landesbühnen, einer klaren Neubewertung der 
Aufgabe als Theater der Stadt und einer Ausweitung 
des Programms in der Provinz und nicht für die Provinz. 
Landesbühnen könnten die neuen Experten der Region 
werden, nicht nur für Menschen Theater machen, 
sondern auch mit ihnen.

Katharina M. Schröck: Landesbühnen als Reformmodell. 
Partizipation und Regionalität als kulturpolitische Kon-
zeption für die Theaterlandschaft, transcript, Bielefeld 
2020, 502 Seiten, 40,00 Euro



20 KULTUR.POLITIK.DISKURS. 21KULTUR.POLITIK.DISKURS.

“SORGE UM DAS OFFENE“
JULIUS HEINICKES VERHANDLUNGEN VON VIELFALT IN 
UND MIT THEATER
Von Wolfgang Schneider

In his habilitation thesis, Julius Heinicke examines the paradoxical situation on the basis of current festivals and productions 
in Germany and southern Africa and develops a concept of aesthetics that is concerned with openness, in that it brings about 
equality in diversity. The second part focuses on the structural framework: what decisions have to be made in the area of 
cultural policy and what changes need to be staged to ensure that the theatre landscape can continue to tackle diversity in 
future?

Die Darstellenden Künste verstehen sich, wenn man den jahrzehntelangen O-Tönen insbesondere aus den deutschen Stadt- und 
Staatstheatern Glauben schenken darf, als Hort und Ort der Selbstvergewisserung und Selbstverständigung in und mit der 
Gesellschaft. Aber wer ist die Gesellschaft? Auf welchen Strukturen fußt die Theaterlandschaft und wohin bewegt sie sich in 
Anbetracht von Globalisierung und Digitalisierung, von Zuwanderung und Internationalismus? Wie reagieren die Erscheinungs-
formen der Darstellenden Künste in Inhalt und Ästhetik auf den demografischen Wandel? Wegen der weitgehenden öffentlichen 
Förderung des Theaters in Deutschland darf dabei die Rolle der Kulturpolitik als normative Kraft des Faktischen und im besten 
Falle als Konzeption für die Weiterentwicklung nicht unberücksichtigt bleiben.

Julius Heinicke beschäftigt sich in seiner Habilitationsschrift vor allem mit der kulturellen Vielfalt als Schlüsselbegriff für die Pers-
pektiven einer postkolonialen Theaterarbeit. 

„Obwohl seit einiger Zeit eine inter- und vermehrt auch transkulturelle Öffnung des Theaters propagiert wird, scheinen in deutsch-
sprachigen Theaterprojekten (neo)koloniale Muster stets noch wirkungsmächtig zu sein“, stellt er schon eingangs fest und will 
sich diesem Dilemma stellen, um „mögliche Potenziale des Theaters für die Verhandlung kultureller Vielfalt auszuloten“. 

Programmatisch verbindet er den globalen Norden mit dem globalen Süden und untersucht deutsche und (süd-)afrikanische The-
aterpraxis. Inszenierungen und Festivals stehen im Mittelpunkt der Beobachtungen. Analysen und Reflektionen der ästhetischen 
Ebene sind verbunden mit dem Blick auf die kulturpolitischen Rahmenbedingungen von Theaterprojekten. Forschung und Theorie 
will er mit Diskursen u. a. zur Philosophie Georg Wilhelm Friedrich Hegels und Achille Mbembe, entlang deren „Phänomenologie 
des Geistes“ und der „Kritik der schwarzen Vernunft“ anregen, mit einem Theater der Vielfalt, koloniale Denkweisen zu überwinden.

Julius Heinicke ist ein kluger Chronist theaterpolitischer Entwicklungen, er ist ein ausgezeichneter Spezialist, wenn es um trans-
kulturelles Theater geht, mit besten Kenntnissen in den deutschen und südafrikanischen Darstellenden Künsten. Und er ist ein 
außerordentlich erfahrener Kulturwissenschaftler, dem es gelingt, eine weitere Begründung von Applied Theatre zu fundieren. Ihn 
interessiert der Einbruch des Anderen und des Fremden im Theater, er setzt auf eine soziale und pädagogische Wirksamkeit von 
Theater und weiß um die Wichtigkeit der Einbeziehung und Adressierung des Publikums, deren gesellschaftlichen Wirkung durch 
die Öffnung des ästhetischen Raums. 

Mit den Begrifflichkeiten aus Mbembes Streitschrift, der „Sorge um das Offene“ und deren Prinzip von der „Entähnlichung“ 
bringt er neue Termini in die postkoloniale Debatte um ein Theater jenseits der Traditionen und der tradierten Strukturen, wider 
jene Gemeinschaftsbilder eines kolonial-dichotomen Differenzdenkens, die sich über Abgrenzung definieren. „Vielmehr sollen sie 
Vorstellungen favorisieren, in denen Gemeinschaft über die vielen Verschiedenheiten erschaffen wird, die schließlich jeder mit 
anderen teilt.“ Kritisiert wird eine Kulturpolitik, die eher polarisiert und nach dem künstlerischen Mehrwert fragt, offensichtlich 
aber ökonomische und marktingstrategische Zwecke meint.

Immer wieder rekurriert Julius Heinicke bei seinen Interventionen in der Theaterlandschaft auf Hegel. Die gegenseitige Anerken-
nung, dass dieser vom Anderen und Europa gegenüber afrikanischen Ländern einfordere, sei geheuchelt, da sie die hierarchische 
Differenz zwischen Herrn und Knecht nicht aufhebe, sondern die Spaltung in schwarz und weiß weiterspiele. „Die dichotome 
Differenzierung zwischen den beiden Wesen des Bewusstseins, die im Verhältnis von Herrn und Knecht zutage tritt, ist so ein 
Grundmoment der westlich-bürgerlichen Identität und Motor des Kolonialismus samt dessen Degradierungsstrategien.“  

Das Potential von Ästhetik sei noch lange nicht neu ausgelotet, weshalb Konzepte, die den asymetrischen Blick auf Theater wa-
gen, stärker auszuprobieren wären, weil sie ein Stück weit den kolonialen Gestus in Frage stellen, im besten Falle zu thematisieren 
wissen und langfristig in System und Repertoire, in dekolonialen, feministischen und queeren Kontexten kulturelle Vielfalt im 
Theater verhandeln. Er spricht in diesem Zusammenhang gerne von Momenten des Unwissens, von einer Haltung der Entfrem-

dung, vom Gestus der Entähnlichung. Mit solchen ästhetischen Erfahrungen „können womöglich Formen des Denkens entstehen: 
Denk- und Wissenschaftswesen, die sich aus kolonialen Kategorien herausgelöst und die Dichotomien des Abendlandes über-
wunden haben“. 

Julius Heinicke fordert abgeleitet von den theoretischen Überlegungen Innovationen und Veränderungsprozesse in der Praxis: 
Entscheidungsprozesse sollten zukünftig nicht mehr von hierarchischen Strukturen abhängen, das Intendantenmodell sei obsolet; 
Themenrecherchen müssten zum Produktionsprozess dazu gehören, um sozial-kulturelle Partizipation zu ermöglichen; die Vernet-
zung mit gesellschaftlichen, sozialen und kulturellen Institutionen sei geboten, Theater dürfen nicht mehr die alleinigen Orte der 
Kunstelite bleiben; angepasste Förderkooperationen von Bund, Ländern und Kommunen sollten Freiräume für innovative Ideen 
schaffen; die Förderung von Kooperationen zwischen einzelnen Häusern, der Freien Szene und Festivals regional und bundesweit 
müssten kulturpolitischer Auftrag sein; es gelte zudem, die Auswahlverfahren an Schauspielschulen hinsichtlich kultureller Viel-
falt anzupassen, um kulturelle Vielfalt auch im Personal abbilden zu können; und es wären Anreize zu geben, um die Überwindung 
von Stereotypen zu verhindern. 
 
Julius Heinicke plädiert für einen Strukturwandel innerhalb der Theaterlandschaft und fordert eine kulturpolitische Grundsatz-
strategie für Theater als Verhandlungsort kultureller Vielfalt. Auf der Basis weiterer Vorschläge für Maßnahmen lautet seine Con-
clusio: „Eine nachhaltige Kulturpolitik sollte dafür Sorge tragen, dass viele dieser Räume und Sphären durch Kultur- und Theater-
projekte an vielen Orten der Welt entstehen.“
 

LITERATUR:
Julius Heinicke: Sorge um das Offene. Verhandlungen von Vielfalt im und mit Theater. Theater der Zeit, Berlin 2019. 260 S. 20,00€

Prof. Dr. Wolfgang Schneider betreute die Habilitation von Dr. Julius Heinicke, der in diesem Jahr als Professor für Angewandte Kulturwissenschaften an der 
Hochschule Coburg zum Professor für Kulturpolitik an die Universität Hildesheim  berufen wurde

Theatre in Transformation. Prof. Dr. Julius Heinicke auf einem Podium der International Save Haven Conference 2019 in Kapstadt,
 zusammen mit dem Präsidenten des African Cultural Policy Network, Mike van Graan, der Präsidentin der ASSITEJ, Yvette Hardie, und 

Prof. Dr. Wolfgang Schneider,  (v. l. n. r.)
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INTERNATIONALE  THEATERFESTIVALS
KURATIEREN ALS KULTURPOLITISCHE STRATEGIE
Von Nicola Scherer-Henze

Within the following article various cultural policy strategies of international performing arts festivals are presented. Nicola 
Scherers PhD thesis examines ways in which international performing arts festivals contribute to narratives and asks if cu-
rators follow distinctive cultural policy aims in their decision-making process. The design of this research follows an interdis-
ciplinary approach and combines theoretical methodology with empirical expert interviews. Based on grounded theory the 
thesis will develop a framework of the international performing arts festival as an actor network, and as such will lay bare the 
connections between international theatre festival narratives and cultural policy strategies.

Internationale Theaterfestivals positionieren sich in der Dekade des Krisenhaften neu. Sie hinterfragen Theater als lokalen Ort der 
Verhandlung internationaler, globalpolitischer Themen. Durch Fluchtbewegungen und ausgelöste Renationalisierungsprozesse, 
Diskurse um (Kunst-) Freiheit und Sinnbilder des von Wendy Brown als Niedergang der Souveränität der Staaten beschriebenen 
neuen Abschottung von Grenzen, sehen sich internationale Theaterfestivals neuen Herausforderungen gegenübergestellt. Wie 
verhält sich die Institution Theater, die sich in den letzten Jahren als Ort der Partizipation, der Mitgestaltung der diversen Stadtge-
sellschaften erzählen wollte, in einer demokratiefeindlichen, euroresignierten, Grenzen wiederaufbauenden Zeit? Auffällig hierbei 
ist, dass es vermehrt um gesellschaftspolitische Themen geht und weniger um künstlerische Diskurse. In der Reflexion der künst-
lerischen Werke geht es zunehmend um die Kontextualisierung des Werkes in der gegenwärtigen Zeit und ihren Krisen. In ihren 
kulturpolitischen Strategien wurden nachstehende Festivals im deutschsprachigen Raum im Kontext der Dissertation untersucht: 
Das Internationale Sommerfestival auf Kampnagel in Hamburg, das Festival Theaterformen (Braunschweig/Hannover), der steiri-
sche herbst (Graz), das Zürcher Theaterspektakel und das Nachwuchsförderprogramm Internationales Forum des Theatertreffens 
in Berlin.

NEUE NARRATIVE 
Internationale Theaterfestivals leisten einen Beitrag zu neuen Narrativen, die Kurator_innen verfolgen hierbei dezidiert kulturpo-
litische Strategien. Etwa in der Frage der (Re-)präsentation. Internationale Theaterfestivals verstehen sich selbst als Plattform 
für Künstler_innen weltweit. Hier sind über Jahrzehnte Strukturen gewachsen, die eine international eigene Produktions- und 
Distributionsweise befördern, die nicht immer dem selbst gesetzten Anspruch, Exklusionsmechanismen entgegenzuwirken, 
gerecht werden. Künstler_innen produzieren mitunter genau für diesen Markt und sind bereits in der Konzeption und Produktion 
von neuen Projekten darauf bedacht, wenig Akteur_innen in eine Produktion zu integrieren oder eine mobile, wenig aufwendige 
szenische Ausstattung zu planen, um auf Grund geringerer Kosten und guter 
Touringmöglichkeit attraktiv für internationale Festivals, insbesondere jene 
im nordwestlichen Europa zu sein, denn hier liegt die höchste Festival- und 
Förderdichte und somit nach wie vor ein Großteil der Entscheidungshoheit 
über die internationale Theaterfestivalszene. Neben diesem ökonomischen 
Machtverhältnis spielt die Ästhetik und Rezeptionskonvention der westlichen 
Länder eine große Rolle. 

Welche Ästhetik, welche Form von Theater lässt sich in einem anderen Kontext 
verstehen, erleben und dekodieren und zu welchen Missverständnissen und 
Neudeutungen kann die Verlagerung einer künstlerischen Produktion führen? 
Gerade in dieser Neuanordnung liegt eine große Chance des Scheiterns und 
des Gelingens, was auch durch Kurator_innen nur bedingt antizipiert werden 
kann. Hinzu kommt, das einige Kurator_innen beispielsweise in der Ko-Pro-
duktion von noch nicht vorhandenen Werken bewusst ein Risiko eingehen, um 
Künstler_innen eine Plattform zu bieten, ihre Arbeiten überhaupt entwickeln zu 
können und dem Produktionsdruck entgegenzuwirken. Ein (selbst-) kritischer 
Umgang mit dieser Entscheidungshoheit stellt ein kulturpolitisches Thema für 
die Kurator*innen und das Feld dar. 

KUNSTFREIHEIT VERSUS AUFTRAGSKUNST?
Es hat sich im Forschungsprozess gezeigt, dass sich die Themen, Ästhetiken 
und künstlerischen Formate weitestgehend aus der Kunst heraus entwickeln 
und die Sorge um die Autonomie der Kunst oder einem Nutzen der Kunst 
für kulturpolitische Zwecke durch die Expert_innen nicht bestätigt wird. Das 

Thema Kunstfreiheit/Sensorship wird durch die Expert_innen als national und international relevant beschrieben. Abgrenzungs-
konflikte, wie die Frage, ob Theater gegenwärtig Sozialarbeit oder politische Aktivismus betreibe, wird von den Kurator_innen der 
Festivals und Leitern der Nachwuchsprogramme nicht als Dualismus zwischen „Autonomie der Kunst“ vs. gesellschaftspolitische 
„Auftragskunst“ und Instrumentalisierung der Künste durch Kulturpolitik wahrgenommen. Die gesellschaftspolitische Relevanz 
und Legitimität des Mediums Theater befindet sich nach den Expert_innen in einem Prozess der Neufindung. Diese äußern hierbei 
den Wunsch an Kulturpolitik, einen neuen Blickwinkel zu etablieren, und plädieren für die Offenheit für neue Formate, Strukturen, 
Ästhetiken in den Festivals. Das betrifft ökonomisch argumentierte Vorgaben seitens der Kulturpolitik, die sich auf Auslastungs-
zahlen beziehen, oder die inhaltliche Ausgestaltung der Festivals in denen beispielsweise wiederholt die Frage seitens der Kultur-
politik gestellt wird, ob Festivals ein Festivalzentrum benötigen oder sich dieses streichen lasse. Die vorangegangenen Ergebnisse 
zeigen jedoch deutlich, dass gerade die undefinierten Zwischenräume, die ein Festivalzentrum bereithält, und der niedrigschwelli-
ge Zugang, der allein architektonisch hier ermöglicht wird, als zentraler Baustein durch die Akteur_innen selbst beschrieben wird. 
Als weitere neue Aufgabe, die es durch die Kulturpolitik zu fördern gilt, wird durch die Akteure eine Transformation des Kulturjour-
nalismus gefordert.

DISKURSE UM PARTIZIPATION, NACHHALTIGKEIT UND DIVERSITÄT
Festivals stellen sich Fragen von (Re-)Präsentation, Narrationsweisen, internationalen kulturpolitischen Verwebungen, neuen 
Ästhetiken, neuen Öffentlichkeiten und stellen auch Fragen an das Nichtanwesende: Wer ist nicht vertreten? Wessen Geschich-
ten werden nicht erzählt? Welche kolonialen Strukturen und Machtverhältnisse gilt es bei internationalen Theaterfestivals für die 
Zukunft zu vermeiden? Angeschlossen daran sind Diskurse wie Restitution, Partizipation, Niedrigschwelligkeit, Nachhaltigkeit und 
Diversity für die Theaterfestivals, um eine diskursive Plattform zu schaffen und hierbei zu versuchen, auf der Seite der Agierenden 
wie Rezipierenden eine stärkere Vielfalt herzustellen. Kulturpolitik und Kulturjournalismus stehen hier vor neuen Aufgaben und 
vor der Herausforderung, die sich entwickelnden neuen Formate nicht an alten Maßstäben und einem veralteten, meist westlich 
geprägten Kunstverständnis zu bewerten und nicht in die Verlegenheit zu geraten, künstlerische oder kuratorische Entscheidun-
gen mitbestimmen zu wollen. In der Kulturvermittlung stellt sich die Frage nach der Subjektorientierung und dem Empowerment 
der/des Einzelnen in Zeiten erhöhten Selbstoptimierungswahns auch neu.

Eine weitere auffällige Änderung stellt die Berufung eines Kurator_innen-Teams dar, also eine kollektive künstlerische Leitung von 
Festivals. Dies könnte ein Hinweis auf sich veränderndes Cultural Leadership sein, da Kollektivbesetzung, Besetzung von weibli-
chen Führungskräften und das Anstreben diverser Leitungsteam insgesamt ein Thema im Feld der darstellenden Künste ist. 

INTERNATIONALE THEATERFESTIVALS ALS AKTEURS-NETZWERK
Internationale Theaterfestivals haben durch ihre Organisationsstruktur über Jahrzehnte hinweg internationale Netzwerke, trans-
disziplinäre Künste und Teams sowie transkulturellen Austausch durch Ko-Produktion, Kollaboration, internationale kuratorische 
und wissenschaftliche Diskurse als Teil ihrer Praxis entwickelt und etabliert. Theaterfestivals lassen sich folglich als lernende 
Operationseinheiten verstehen, die ihren Prozess der Weiterentwicklung selbstkritisch beobachten und anpassen. In der Art, wie 
sie in der Praxis operieren, haben Festivals, vielfältige Strategien entwickelt, wie sie wachsam am Diskurs, an sich verändernden 
Publika, an global gesellschaftsrelevanten Themen, an diversen künstlerischen Formaten, Ästhetiken und Narrationsweisen 
bleiben und als Kulturbetrieb flexibel und zukunftsfähig agieren. Es geht folglich nicht mehr um die Frage der Legitimation von 
Theaterfestivals, sondern vielmehr um ihre kulturpolitischen und künstlerischen Strategien. 

Bei internationalen Theaterfestivals kann eine Zirkulation von Ideen, von Bildern, von Werten, von Meinungen, von Vorstellungen, 
von Ästhetiken und von Erfahrungen entstehen, die sich in den künstlerischen, kulturvermittelnden und diskursiven Formaten – 
ausgehend von politischen Dimensionen einer Nation – auseinandergesetzt haben und dies in einem globalen Maßstab denken 
und lokal verortet und verdichtet als Dispositiv zur Verfügung stellen. Denn internationale Theaterfestivals können eine Öffent-
lichkeit konstituieren, auch Minderheiten eine Sprache verleihen, auf der Bühne andere Blickwinkel und andere Perspektiven er-
öffnen, als Korrektiv der eigenen Wahrnehmung dienen und Ästhetik mit gesellschaftlichem und politischem Anspruch verbinden, 
der durch die Kulturpolitik zu tragen und zu fördern wäre.

Das in der Dissertation entwickelte Modell sammelt alle Aktanten und angegliederten Narrative und kulturpolitischen Strategien. 
Festivals lassen sich als autarke, komplexe Entitäten beschreiben, die transkulturell, transstrukturell und somit fluide sind. Das 
Modell ihrer Funktionsweisen soll jene Dimension klären, in welcher sie über das strategische Handeln einzelner Akteure hinaus-
gehen und ungeplante, zufällige sozialräumliche, ästhetische und kulturpolitische Realitäten erzeugen. 

Dr.in Nicola Scherer-Henze ist wissenschaftliche Mitarbeiterin am Institut für Kulturpolitik der Universität Hildesheim für den Bereich Kulturmanagement. 
Sie lehrt und forscht in den Bereichen Festival Studies, Cultural Leadership, Philosophie für Kulturmanager_innen, neue Methoden für Forschung und Lehre 
(Design Thinking). Ihre Dissertation erscheint als Buch unter dem Titel „Narrative internationaler Theaterfestivals. Kuratieren als kulturpolitische Strategie“ im 
Verlag transcript, Bielefeld  2020.

Nicola Scherer
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DIE DOMÄNE ALS TOR ZUR WELT
ÜBER DIE NOTWENDIGKEIT INTERNATIONALER PERS-
PEKTIVEN, ERFAHRUNGS- UND DISKURSRÄUME IN DER 
KULTURPOLITIK
Von Julius Heinicke

A paradigm shift is taking place in the cultural and theatre landscapes. Debates about the presence of diversity in the theatre, 
new management models, demands for restitution and the question of provenance in museums, the Cultural Protection Act, 
demands for cuts in the state parliaments and city councils, the discussions about the sovereignty of discourse, exchange at 
eye level, good governance, democratisation and crisis and conflict prevention, border closure procedures and cancellations 
of international events and programs due to the corona epidemic, the competition for political-national narratives in internati-
onal cultural work, reactionary influences and the reactions of "the many" are challenging both domestic and foreign cultural 
policy. The article presents and discusses opening and closing versions of culture(s) in European and African contexts and 
refers to the need of international exchange for cultural policy processes and theoretical thinking. It pleads for a strong inter-
national orientation of cultural policy on the Kulturcampus Domäne Marienburg of the University of Hildesheim.

In den Kultur- und Theaterlandschaften findet ein Paradigmen-
wechsel statt. Debatten um Präsenz von Vielfalt im Theater, 
neue Leitungsmodelle, Rückgabeforderungen und die Frage 
nach Provenienz in Museen, das Kulturschutzgesetz, Kür-
zungsforderung in den Landtagen und Stadträten, die Dis-
kussionen um Diskurshoheit, Grenzschließungsverfahren und 
Absagen internationaler Events und Programme aufgrund 
der Corona-Epidemie, der Wettbewerb um politisch-nationa-
le Narrative in der internationalen Kulturarbeit, reaktionäre 
Einflussnahmen und die Reaktionen „Der Vielen“ fordern die 
Innen- und Außenkulturpolitik gleichermaßen heraus.

Einiges dieser gegenwärtigen Prozesse hat mit der Kombi-
nation, dem Wechselspiel und der Diffusion von Innen und 
Außen zu tun: Die hiesigen Theater müssen ihre Mauern 
aufbrechen und andere Gruppen hineinlassen, von den Mu-
seen wird erwartet, dass sie sich mit der Expertise anderer 
Kulturen und Länder und deren Forderungen auseinanderset-
zen. Flucht und Migrationsbewegungen lassen die Grenzen 
zwischen Innen und Außen verschwimmen ebenso globale 
und digitale Bewegungen und Wellen, während in der ge-
genwärtigen Krise Mauern wieder auferstehen. Kulturpolitik 
wird weltweit von unterschiedlichen Nationen und Staaten 
eingesetzt, um – zugespitzt formuliert – eigene, andere 
Kulturen ausschließende „Narrative“ in die Welt zu bringen, 
China hat beispielsweise die Konfuzius Institute innerhalb 
von 15 Jahren von einem im Jahre 2004 auf heutzutage 
ungefähr 530 erhöht. Im Zuge der Pandemie und ihrer 
Entwicklungen in den letzten Wochen sind darüber hinaus 
diverse Strategien des Abschließens spürbar. Der leibhaftige 
internationale Austausch ist zum Erliegen gekommen. Es 
lässt sich also feststellen, dass das Verhältnis von Innen und 
Außen im Kulturpolitischen heutzutage mehr denn je eine 
entscheidende Rolle spielt.

Dies wird bereits in der Betrachtung hiesiger Gefilde deutlich. 
Kulturwissenschaftler wie Andreas Reckwitz betonen seit ei-
niger Zeit die Existenz zweier einflussreicher Kulturverständ-

nisse, von denen das eine tendenziell hyperkulturell-kos-
mopolitisch, das andere eher essentialistisch ausgerichtet 
ist (Reckwitz 2019, 29-61). Es liegt nahe, Lebensstile und 
Haltungen mit globalem und internationalem Fokus, die 
dem „Neuen“ offen gegenüberstehen ersteren zuzuordnen, 
während solche, die sich auf Traditionen berufen und wenig 
Gründe für Veränderungen sehen, wahrscheinlich letzteres 
favorisieren. Mit Blick auf die Kulturgeschichte wird einer-
seits deutlich, dass diese Doppelstruktur seit langer Zeit wir-
kungsmächtig ist, jedoch auch, dass eine dichotome Zuord-
nung – insbesondere politischer Art – ihrer Komplexität nicht 
gerecht wird und so unnötig binäre Stereotype produziert.

DIE AVANTGARDE ALS EINE GLOBALE INITIATIVE 
Unbestritten hat die Avantgarde im ersten Drittel des 20. 
Jahrhunderts auf verschiedenste Weise tradierte europä-
ische Kulturen geöffnet und alle Kunstsparten zu neuen 
Ideen verleitet. Auch wenn dies auf den ersten Blick nicht 
immer ersichtlich wird, findet sich ein Großteil ihrer Impulse 
im internationalen Kontext. Die Avantgarde kann so als eine 
globale Initiative gelesen werden, ihre berühmten Stile haben 
sich an außereuropäischen Künsten wie dem japanischen 
Nō Theater, aber auch Skulpturen und Performanceformen 
afrikanischer Ländern beispielsweise der Shona und Yoruba 
Kulturen orientiert. Grundsätzlich kann beobachtet werden, 
dass in jenen Jahren an vielen Orten ein reger Kulturaus-
tausch vonstatten ging und das Interesse am „Neuen“ bzw. 
„Hyperkulturellen“ allgegenwärtig war.

Gleichzeitig gab und gibt es immer wieder Tendenzen der 
Fokussierung des Eigenen. Die Entschiedenheit der national-
sozialistischen Diktatur, angeblich „Deutsches“ zu fördern, 
führt zu gegenwärtig breiter Ablehnung, jedoch in radikalen 
Spektren auch zu einer zunehmenden Präferenz der Abschlie-
ßung und Konzentration auf die vermeintlich „eigene“, häufig 
als „national“ suggerierte Kultur, was wiederum als ein Erbe 
exkludierender Strategien während der Entstehung der Nati-
onalstaaten gedeutet werden kann. Die Kunst- und Kultur-

landschaften werden und wurden von beiden Lagern genutzt 
und haben allerlei Beispiele hervorgebracht, in denen die 
jeweiligen Strategien wirkungsmächtig werden. Das Berufen 
und der Stolz auf den „Heimatfilm“ oder  „Neuen deutschen 
Film“ sprechen für sich, ebenso bewusst „postmigrantisch“ 
und „international“ ausgerichtete Kunstfestivals.

Die gegenwärtige kultur- und kunstwissenschaftliche Sicht-
weise hiesiger Akademien präferiert ein Modell der Öffnung. 
Nicht nur, weil einflussreiche Theoretiker wie Nietzsche, 
Foucault und Benjamin – so beschreibt es beispielsweise 
Renate Reschke (Reschke 1996) – ihre Denkweisen mittels 
asymmetrischer Sprünge entwickelt haben. Die Impulse dieser 
Bewegungen kamen häufig aus Begegnungen mit anderen 
Kulturkontexten. Auch der postkoloniale Diskurs und die Re-
flexion der eigenen Geschichte verweisen auf die Notwendig-
keit, (akademische-disziplinäre) Grenzen zu überwinden, um 
sich Phänomenen einer sich wandelnden komplexen Welt zu 
stellen. Das apodiktische Beharren einiger Disziplinen auf die 
eigenen Diskurse, so auch der Kunsthochschulen auf tradierte 
Muster und Spielweisen, deutet jedoch darauf hin, dass auch 
in akademischen Gefilden exkludierende und einschließende 
Strukturen nicht nur denkbar, sondern gegenwärtig sind.

DIE VISION EINER UNIVERSELLEN GESELLSCHAFT 
Internationale Perspektiven fördern die Erkenntnis der 
Notwendigkeit des Öffnens und Befragens von Denk- und Dis-
kursgrenzen. Poststrukturalistische Denkweisen schwappten 
aus frankophonen, postkoloniale in erster Linie aus anglopho-
nen Kulturräumen in hiesige Gewässer. Wo wäre die Geis-
teswissenschaft ohne diese Einflüsse? Es kommt nicht von 
ungefähr, dass der heutzutage einflussreiche Philosoph und 
Politikwissenschaftler Achille Mbembe aus einer afrikapoliti-
schen Position her argumentiert, die meines Achtens wertvolle 
Impulse für den akademischen Diskurs bereithält. Das gesell-
schaftliche Potential von Mbembes Vision einer universellen 
Gesellschaft, die sich der „Sorge um das Offene“ verpflichtet 
fühlt und mittels des Moments der „Entähnlichung“ versucht, 
binäre Differenzmuster zu überwinden, habe ich an anderer 
Stellen bereits ausführlich dargestellt (Heinicke 2019). 

Gleichwohl scheint nicht nur der internationale Diskurs für 
die eigene akademische Landschaft richtungsweisende 
Themen und wertvolle Perspektiven bereitzuhalten. Ebenso 
wichtig ist die leibhaftige Erfahrung und Konfrontation in 
internationalen Settings. Wie gesagt präferiert der akademi-
sche Diskurs innerhalb der Kultur- und Kunstwissenschaften 
einen hyperkulturell-kosmopolitischen Gestus und begrüßt 
beispielsweise die Vision einer offenen Gesellschaft im 
Sinne Mbembes. Bei meinen letzten Reisen an südafrikani-
sche und ghanaische Universitäten wurde jedoch deutlich, 
dass Mbembes Vision von einigen dortigen akademischen 
Vertreter_innen eher verhaltend begegnet wird. Im Vorder-
grund steht vielmehr das Erschaffen einer sowohl nationalen 
als auch afrikanischen Identität, die sich primär der eigenen 
Wurzeln bewusst wird und sich nordamerikanischer und 
europäischer Einflüsse entledigt. Dieser Fokus stand zu 
Beginn der jeweiligen Unabhängigkeit verständlicherweise 
im Vordergrund der jungen afrikanischen Staaten. Mit der 
südafrikanischen Unabhängigkeit 1994 beispielsweise schien 
diese Konzentration auf das Eigene jedoch zugunsten einer 
kosmopolitischen Vision der Regenbogennation überwunden, 
welche anstelle einer Ahndung von ethnisch und rassistisch 
motiviertem kolonialem Verbrechen die Versöhnung und Zu-
kunft einer vielfältigen Gesellschaft  präferierte. Wo ist diese 
Vision von Diversität geblieben, fragte ich mich zunächst mit 
Blick auf die rezenten Debatten um National- und singuläre 
Afrikakultur?

Auf der anderen Seite wird während meiner leibhaftigen 
Präsenz am jeweiligen Universitätscampus in Südafrika und 
Ghana die Heftigkeit der kolonialen Macht erfahrbar. Die 
anglophon-koloniale Struktur ist in allen Teilen des akade-
mischen Lebens spürbar und deutet die Brutalität einstigen 
Kolonialerfahrungen an. Anders als die Avantgarde in Europa 
wurde die Öffnung zum Anderen, das Aufbrechen von Tradi-
tionen in afrikanischen Ländern gewaltvoll erzwungen. Der 
globale Weltmarkt hat sich insbesondere durch die Aus-
beutung des gesamten Kontinents etabliert, darauf weisen 
Gedenkstätten, an denen früher Sklaven in alle Welt verschifft 
wurden, mahnend hin. Diese durchaus ambivalente Erfahrung 

UNESCO Chairs unter sich und mit Mitarbeiter_innen, aufgenommen bei der Jahrestagung der deutschen UNESCO Chairs an der Universität Wuppertal Ende 2019 
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GIVING A VOICE TO THE VOICELESS
CULTURAL POLICY IN MEXICO – A “LANDSCAPE OF HOPE”
By Wolfgang Schneider

In Mexico, Eduardo Vazquez Martin is held in high esteem. The former head of the capital’s cultural department is now director of 
the San Ildefonso arts centre and has managed to enshrine cultural rights in the country’s constitution. He sees himself as a force 
for shaping cultural policy, just like another representative of Mexico’s cultural scene. Lucina Jemenez is director of the Instituto 
Nacional de Bellas Artes y Literatura. She is based in Mexico City’s historic centre, in the Palace of Fine Arts, an imposing building 
that in architectural terms lies somewhere between Belle Epoque and Neoclassicism. But her work is not limited to the country’s 
fine arts. It is increasingly concerned with arts education for less privileged citizens. ConArte, a public programme for “educacion 
artistica”, is partnering this project, which includes setting up a municipal laboratory of committed art directly behind the palace. 
“La Lana” is the name of an old industrial building that has been turned into a kind of socio-cultural centre. 

In November last year, these three stakeholders hosted an international conference that brought together 25 cultural organisa-
tions from the Arab world, Africa, Asia and Latin America. With funding from the Ford Foundation, their aim was to promote cul-
tural projects for social change and support freedom of artistic expression. They initiated discussions on current challenges based 
on real-life examples and drew up an agenda on how a strategic cultural policy should position itself socially in view of economic 
marginalisation, displacement, refugees and migration, gender inequality, racism and nationalism.

One of ConArte’s projects, Mexican Patchwork, propagates the political message: “We say NO to violence against women”. Wor-
king with local initiatives, four cities have been producing their own contributions to a video installation. Visual artists bring them 
together in La Lana, where they are presented before going on tour in Mexico and Central America. Photographs from civil society 
will be added at each location, expressing the hope that social change can be triggered in the fight against gender discrimination. 
This is the impetus behind the cultural work of over the last ten years. YouTube has many examples of arts education, such as perfor-
mances by small orchestras, dance and theatre groups. In the lobby of the dusty, rusty hall where all this has been created, posters 
and banners highlight the political stance of the protagonists, along with quotes from Lenin and Alexander S. Neill’s “Summerhill”. 

MEXICO CITY SETS OUT A CULTURAL POLICY MANIFESTO
In August 2016, a cultural policy manifesto was published that set out five goals: supporting social processes through art, the 
decentralisation of cultural life, stimulating artistic quality, raising critical awareness through creative development, and making 
cultural heritage more accessible. Such formulations also bear the signature of Lucina Jemenez. She sees her work as a social 
mission and subsumes her programme under the heading “building bridges”. 
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Curating exhibitions is one thing, delivering the arts is another. She focuses on emancipation and participation; because in Mexico 
City, merely crossing the street often means encountering another world. The social differences are evident everywhere, poor 
beggars to the left, businesspeople to the right. The architecture also highlights these contrasting worlds of corrugated iron 
shacks and glittering skyscrapers. Above all, they are cultural differences, which is why there is a need for international exchange, 
intergenerational encounters and interdisciplinary work. 

Lucinia Jemenez invests in children’s theatre to train the vision and allow young people to experience theatre. Her aim is to pro-
mote cultural diversity and facilitate participation for all. She is proud to say that, for the very first time, a recent literature festival 
featured readings in 68 languages, along with a programme for promoting indigenous writers.

Eduardo Vasquez Martin has a similar focus. He is drinking an espresso in the Roma district, a gathering place for artists and 
migrants, and also increasingly for artists in exile. His incisive intellect allows him to provide a detailed analysis of his country’s 
problems. On the one hand is the urban middle class, and on the other an isolated rural population – a kind of capitalist neo-co-
lonialism that turns poverty into an existential threat. Despite democracy, the country is still dominated by big landowners and 
the drug mafia. Mexico averages nearly 100 murders a day, amounting to 33,369 deaths in 2018. Cultural policy cannot ignore 
this; the permanent struggle for peace and freedom has to be the starting point for engagement in this respect. But art is neither 
society’s cement nor the icing on the cake. That’s why Martin has tried to formulate a long-term, sustainable cultural policy and 
anchor it in the constitution.

“ART IS FREE, AND ALL FORMS OF CENSORSHIP ARE FORBIDDEN.” 
Article 8 sets out a framework for public education and science.  Above all, it is cultural rights that must be safeguarded: “Every 
person or group enjoys the inalienable right of access to culture. Art is free, and all forms of censorship are forbidden.” Everyone 
in Mexico has the right to cultural identity, free access to cultural life, artistic activities and the public sphere, in order to engage 
in cultural and artistic activities. Municipal and state bodies have a duty to protect cultural rights and promote artistic creation. It 
is now up to the new left-wing president and city council to implement what has been written. For the first time, criticism of the 
situation becomes an act of self-empowerment on the part of those who have previously been shut out. It is important to give a 
voice to the voiceless.

In his capacity as head of the cultural department, Eduardo Vasquez Martin opened up Plaza de la República to indigenous groups 
for several days and one million of the city’s 20 million residents held a fiesta on the Zócalo with traditional folklore and popular 
art – a demonstration of cultural diversity that made the previously invisible visible, an initial thought for triggering changes in 
thinking. This has led the city’s cultural institutions to break down barriers, make structural changes and tackle strategic reforms.
Eduardo Vasquez Martin now has a new position, moving from being a cultural policymaker to a cultural worker. At the Cole-
gio San Ildefonso he has set up an exhibition called “The Art of Eating Insects”, an artistic contribution to dietary habits; “2501 
Migrants”, an audio sculpture park; and, to mark the 100th anniversary of the Mexican Communist Party, the artist opened a pub-
lic gallery with murals on the theme “Communism in Mexican Art”. The former Jesuit school dating back to 1583 has now arrived 
in the 21st century and sees itself as a think tank of culture for all. With art exhibitions and arts education set around a beautiful 
patio, cultural rights are being transformed into artistic practice. At its annual conference in Mexico, the Landscapes of Hope 
alliance discovered a landscape of hope, opened it up to the public and brought it to the world’s attention.

This contribution is based on an article in German first published in the magazine “Politik & Kultur”, February 2020

kann kein Diskurs vermitteln, sondern allein direkter Austausch 
und Konfrontation in „leiblicher Kopräsenz“ – um es mit Erika 
Fischer-Lichte zu sagen – in internationalen Kontexten.

Kulturpolitische Abhilfe gegen Exklusion und Abgrenzung 
Sie rechtfertigt zwar nicht die Sichtweise anderer, macht aber 
Haltungen und Strategien  verständlich und somit reflektier- 
und diskutierbar. Zudem verhilft sie zu Gedankensprüngen, 
die Haltungen hierzulande noch einmal anders zu begreifen 
und zu erfassen. Die koloniale Erfahrung kann beileibe nicht 
mit der vieler Ostdeutscher nach dem Mauerfall verglichen 
werden. Zurückgekehrt in Deutschland zwängt sich mir beim 
unmittelbaren Vergleich der Akademien in Südafrika, Ghana 
und im Osten Deutschlands ein Verständnis auf, dass letztere 
sich ebenfalls ganz und gar einem anderen System unterord-
nen mussten. Die Wahl war frei, die Folgen wohl nicht immer. 
Der Wunsch vieler Mitglieder von Gesellschaften, denen 
enorme Wandlungsprozess auferlegt wurden, nach etwas zu 
greifen, das vor diesem Einschnitt vermeintlich da war – beson-
ders dann, wenn die persönliche Situation nicht unbedingt die 

Gewinnerseite widerspiegelt, erfährt in diesem Vergleich ein 
kulturwissenschaftlich fassbares Muster, das eine Grundla-
ge ist, um mittels kulturpolitischer Strategien Abhilfe gegen 
Exklusion und Abgrenzung zu schaffen.

Die Domäne (Marienburg als Kulturcampus der Universität 
Hildesheim) ist ein schöner Ort mit einer sehr offenen Gesin-
nung. Heutzutage braucht es Kulturschaffende und Kund-
schaftende, die diese „Sorge um das Offene“ tragen, um eine 
Kultur- und Kunstlandschaft zu prägen, welche nicht nur mit 
den oben genannten Herausforderungen umgehen kann. Das 
Internationale – sowohl der Diskurs als auch die tatsächliche 
Erfahrungen – geben Impulse, aber fördern auch ambiva-
lente Erkenntnisse, die es heutzutage mehr denn je braucht, 
um nicht in binäre Muster zu verfallen. Diese kulturpolitisch 
so entscheidenden internationalen Erkenntnis- und Erfah-
rungsräume sind für die Hildesheimer Kulturwissenschaften 
grundlegend, sicherlich auch, um nicht ganz und gar im 
Eigenen und seiner Diskurse zu verharren.

Beginn eines kulturwissenschaftlichen Austauschs mit der 
Universität Toluca in Mexiko, Prof. Dr. Héctor Macías (Dean 
at the School of Humianities), Prof. Dr. Wolfgang Schneider, 

Prof. Dr. Lenin Martell (Professor in the Communication 
Department, School of Political and Social Sciences), 

Dr. Karel Salgado (Director of International Cooperation), 
Dr. Daniel Gad, mit Übersetzerin
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DEVELOPING A UNITED, VIBRANT 
AND PROSPEROUS NATIONAL COM-
MUNITY WITH A DISTINCTIVE AFRICAN 
IDENTITY AND PERSONALITY 
THE NATURE OF CULTURAL POLICY IN GHANA
By Amos Darkwa Asare

Culture, in Ghana, is conceptualized as way of life developed through the interconnectedness of social, political, religious, econo-
mic, and aesthetic practices (NCC, 2004). This anthropological definition of culture makes it holistic, encompassing and complex. 
Consequently, the development and management of cultural policy tends to be among the most complex areas modern govern-
ments have had to deal with (Matarasso and Landry, 1999). The cultural policy of Ghana, therefore, adopts this holistic approach 
to connect diverse philosophies and approaches to achieve cultural goals. 

The Charter for African Cultural Renaissance was convinced that “African culture is meaningless unless it plays a full part in the 
political, economic and social liberation struggle, and in the rehabilitation and unification efforts, and that there is no limit to the 
cultural development of a people” (2006, p. 5). In this regard, the performing arts are recognized as “one of many manifestations 
of the unique cultural identity of a place and its people” (Matarasso and Landry, 1999, p. 11). Cultural activities in Ghana foster 
social inclusiveness and social cohesion despite its diversified nature.

Cultural policy is linked to how culture could also be transformed for economic growth. As a holistic cultural policy, it suggests 
that culture can be used to improve the economic life of Ghanaians. Accordingly, cultural policy is “to maximize the capacity of the 
cultural sector to develop and promote the economic aspects of culture in order to enhance Ghana’s image as a culture-tourism 
destination” (NCC, 2004, p. 5). It is important to understand the relationship between the economic, social and cultural atmo-
sphere in Ghana. Culture and cultural activities are not void of political influences. 		

Cultural policy has been utilized for the building of a national prestige (Bennett, 1995) and also to champion the notion of the 
African personality ideology (Botwe-Asamoah, 2005). The cultural policy of Ghana, therefore, is “dedicated to the realization of 
the vision of the people of Ghana to respect, preserve, harness and use their cultural heritage and resources to develop a united, 
vibrant and prosperous national community with a distinctive African identity and personality” (NCC, 2004, p. 2). 

CULTURAL POLICY COVERS CULTURAL EDUCATION IN GHANA
The cultural policy of Ghana covers every aspect of cultural education in Ghana. Through the cultural policy, people are educated 
about the cultural norms, values and beliefs. Therefore, “cultural policy serves as an educational tool for guidance on how we 
should operate our cultural life” (Former Executive Director, NCC, Accra, 2019). In terms of curriculum for schools and colleges, 
culture has been part of the content of educational materials. In this regard “the curriculum for all subject areas shall, as far as 
possible, contain cultural elements that will enhance the students’ knowledge and appreciation of their culture and traditional 
values (NCC, 2004, p. 17).

CULTURAL POLICY ENHANCES CREATIVITY AND ARTISTIC EXPRESSION
Creativity and artistic expression is highly recognized in Ghana because of the constitution’s respect for freedom and basic human 
rights. Such basic human rights are essential elements in the development of creative talents and expression of artistic freedom. 
This is because creativity promotes cultural growth and development (United Nations, 2008). Cultural policy therefore must 
create the environment that supports people’s creativity (Schneider & Gad, 2014). The retired cultural policy expert asserted that 
“cultural policy of Ghana is such that it broadens people’s creativity” (Former Executive Director, NCC, Accra, 2019). 

CULTURAL POLICY EMPHASIZES PUBLIC AND PRIVATE PARTNERSHIPS
Cultural policy in Ghana emphasizes public and private initiatives through partnerships and collaborations towards its implemen-
tation. For this reason, there are a number of cultural institutions and pro-cultural institutions who collaborate on different levels 
to make cultural policy attainable. The cultural policy document recognizes the NCC as the apex body for cultural activities in the 
country yet they combine with other pro-cultural institutions to make the cultural policy work. 

I situate the above findings on the nature of cultural policy in Ghana within the framework of Paquette and Redaelli’s (2015) policy 
cycle model. The formulation stage of the policy cycle “implies defining cultural policy and determining the best alternatives to 
accomplish its goals” (Paquette & Redaelli, 2015, p. 64). This calls for the establishment of an institution or agencies that should 
be responsible for cultural affairs (Jann & Wegrich, 2007). The cultural policy of Ghana recognized the National Commission on 
Culture and its agencies as the apex body for cultural affairs until the creation of a cultural ministry. 

The final element of the implementation framework deals with decision making and how policy programs will be rolled out 
successfully. Here, the focus is on public and private sector collaborations towards the implementation of the policy. The cultural 
policy document of Ghana highlights these implementation strategies with specific institutions given the mandate to function in 
this regard. The cultural policy document of Ghana (2004) established the NCC and its agencies as the body responsible for the 
implementation of cultural policy. Currently, the MoTAC has taken over as the mother body for the implementation and promotion 
of arts and culture making the NCC almost extinct. 

From the analysis, cultural policy in Ghana “encompass art, culture and heritage for human development, for social development, 
and for economic development simultaneously” (Van Graan, 2019, p. 14). Each of these facets of development is important and 
complementary and must be given equal attention towards their realization. Neglecting any of these developmental outlets indi-
rectly affects the rest. 
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Ghana is holding a Nationaltheater, supported 
from China in the Capital of Accra, but without an 

artistic ensemble and a reportoire, criticised by 
experts: to big for a small audience 
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CULTURAL PERFORMANCES
A STUDY ON MANAGING COLLECTIVE TRAUMA AMONGST DIS-
PLACED PERSONS IN DAUDU COMMUNITY OF BENUE 
STATE, NIGERIA
By Shadrach Teryila Ukuma

Nigeria has continued to experience violent conflicts, particu-
larly but not exclusively since the return to civil rule in 1999. 
One of such conflicts is the recurrence of violence between 
herders and farmers. This conflict has lately become more 
pronounced in the central part of Nigeria. Benue State is one 
of the worse hit states where the farmer-herder conflicts 
keep occurring, leading to a sack of several communities with 
other attendant consequences. One of the affected com-
munities is Daudu which houses three camps for displaced 
persons with other displaced persons living with friends or 
relations within the same community. The displaced persons 
in Daudu suffer trauma collectively, and they thus resorted to 
the use of cultural performances as a way of coping and rein-
venting meaning in their lives. Daudu community provides 
the space for creative performances as a place of refuge for 
displaced persons fleeing from the violence. The community 
houses victims in the camp and those staying with relations 
in the area and thus provides a rich variety of study subjects 
with various degrees of traumatic experiences suitable for 
the study. It is important to note also that the displaced 
persons on their own indulge in cultural performances and 
this forms the basic motivation for this research which is de-
signed as a scientific inquiry into the nature of these perfor-
mances and how they function in managing collective trauma 
from the perspective of the displaced persons.

Generally, violent conflict situations or disasters leave behind 
them a trail of regrettable consequences such as loss of loved 
ones, loss of livelihoods, bodily injuries leading to permanent 
disability or scars which are a constant reminder. Most times, 
these consequences include a mass of victims that will suffer 
traumatic experiences for a long time; either in their indivi-
dual lives or as a collective within society. These traumatic 
experiences necessarily impact on the social dynamics, 

processes, structures, and functioning of a collective, or 
collectives. It is important to note that the excessive stressful 
experiences of individuals within a shared geographical space 
become crystallized into a commonly shared feeling of diso-
rientation, hence collective trauma. Cordula and König (2017) 
outline four collective identity markers which combine to 
hamper learning and integration process of collective trauma, 
they include: collective narratives and memories of loss and 
despair; collective victimhood; collective angst; and exclusive 
values, norms, and mental models. They argue further that 
while some of these factors have been discussed in the effort 
to understand the protracted nature of violent conflicts (see 
for example Azar 1990; Kelman 1973; Kriesberg et al. 1989; 
Volkan 1997 and 2004), the lens of collective trauma has not 
been applied thoroughly enough in conflict transformation. 

CULTURAL PERFORMANCES AND DRAMATIC ENACT-
MENTS OF DISPLACED PERSONS
Dramatic nature of storytelling as practiced in community 
groups is a prevalent performance mode in Africa. It is usual-
ly the narrative content of the storytelling that is approxi-
mated into dramatic enactments. Improvised music such as 
hand-clapping, foot-tapping, vocalizations, or some piece of 
metal or wood found on the ground. This performance mode 
is almost innate with the Tiv such that even in the face of 
turmoil and the traumatizing experiences of the displaced, 
they find it convenient to dramatize their experiences. What 
is most interesting here is that the displaced persons did 
not wait for some professional therapist to prompt them to 
action or organize them in like manner. From the depths of 
their emotions, they reached within themselves and to their 
cultural repertoire, and from there adapted existing materials 
while also creating new ones in order to communicate their 
situation and also enhance their well-being.

The dramatic enactments performed by the displaced are 
completely improvisational. They do not have any structure, 
just as they are episodic. Anyone from the crowd could start 
action based on the common experiences they shared as 
they fled violence. However, no two episodes are played at 
the same time, once one member of the group starts up an 
action, the rest of the members join in by doing complimen-
tary action of finding improvised props and other elements 
to compliment the scene. In this way, several episodes get 
performed thereby creating an enriching experience of their 
circumstances.

THE EFFECT OF CULTURAL PERFORMANCES IN MANA-
GING COLLECTIVE TRAUMA 
Extent of knowledge on the effect of cultural performances 
in managing collective trauma amongst the people was 
significant. Participants knew that the performances were a 
way of helping them relieve themselves of the burden of their 
excruciating experiences as they find in them positive and 
healthy energies which help in releasing the overwhelming 
emotions that envelope them. A participant said:

Kwagh u ngu ana ve se mba gberen amo ne kpashi se vinen 
yô, shien u genegh ishima ngi a vihi u man we a gberen amo 
yô, Aôndo ngu a na jijingi u msaaniyol ken a we; nahan shien 
u ka we a hii u vinen kpa u kera fa ga. Shien u gen je yô, ka u 
vaan kpa shi u vinen. (FGD 2017)

What makes us sing these songs and dance, sometimes 
when you are sad and you begin to sing songs, you get en-
veloped by some soothing feeling, and because of that you 
do not even know when you begin to dance. Sometimes you 
will be crying but still dancing. (FGD 2017)

Iorapuu (2019) asserts that the people themselves, even 
if they are not saying it, are aware of the effect of cultural 
performances in managing their traumatic experiences. He 
posits further that “the people themselves, despite their 
pains, their traumatic experiences, are able to gather some 
energy to recall to performances, their pains, trying to con-
sole themselves to deal with their shock and their pain, and 
even encourage themselves that all of this notwithstanding, 
let’s pull together and move on”.

Another finding was subjectivity which was evident in the 
extent of individual trauma experiences, perceptions about 
the performance mode being a serious approach, and 
religious sentiments. The gravity of these experiences made 
some displaced persons shut down completely. This made 
such persons withdrawn and never disposed to participating 
in anything. This cannot mean that the cultural performan-
ce mechanism is not effective, but it is rather challenged 
because the target group may generally suffer this type of 
severe trauma and may therefore not be disposed to availing 
themselves for the process.

Also, the men considered the cultural performances mecha-
nism a less serious one, only fitting for women and children. 
This disposition is no doubt rooted in the framing of African 
masculinities where right from boyhood, the males are socia-
lised to operate within a certain cluster of norms, values and 
behavioural patterns expressing explicit and implicit expres-
sions of how men should conduct and represent themselves 
to others. From this kind of background therefore, the men 
may not only stay away from participating but also retain a 
bias against the approach. Such a disposition will take root in 
their subconscious and thus resist any effect the cultural per-
formance mechanism could have in alleviating their trauma 
experiences.

Religious sentiments inherent in some of the displaced 
persons determined whether they participated in the cultural 
performances or not, irrespective of their effect in managing 
collective trauma. Religious dispositions are crucial especially 
to devout adherents of Christianity who consider cultural 
materials to be profane. Even though from the materials 
encountered in the field, one could not identify that which is 
profane, it holds still that cultural performances generally are 
considered fetish and associated with unbelievers. Therefore, 
people suffering trauma and who identify as Christians may 
be averse indulging this approach, except where they find a 
homogenous group of their kind and they select the material 
that they deem appropriate according to the dictates of their 
doctrines. 

Furthermore, as people who are used to communal life styles, 
group action helps them respond better to their circumstances 

A woman falls with her luggage and another assists her

Displaced persons dramatizing how they fled with their belongings 
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as they are able to simulate the communal life styles they are 
used to. From their communal philosophy, shared burden is 
considered to be no longer too heavy, so as they continue to 
group together and perform together and generate positive 
energies amongst themselves, they feel that not all is lost. 
This makes dealing with hurtful feeling less severe even if it 
is momentarily. The cultural performances by the displaced 
persons of Daudu galvanize an intense community spirit, the 
feeling of great social equality, solidarity, and togetherness. 
This indeed typifies a characteristic of people experiencing 
liminality together. 

BOTTOM-UP APPROACHES FOR SUSTAINABLE DE-
VELOPMENT
The thrust of this study is the generation of evidence on the 
effect of non-Western approach to wellbeing as seen in the 
role cultural performances have played in managing collecti-
ve trauma amongst displaced persons in Daudu community 
of Benue State. The evidence further underscores the notion 
that bottom-up approaches that are context specific best suit 
any sustainable development initiative as transplanting of 
context through predesigned templates can be problematic 
and does not empower the target population. Such a viable 
mechanism can only be given potency through legal opera-
tional frameworks like a cultural policy to guide the actions 
of state and non-state actors who will engage it, while also 
enhancing the quintessence of cultural performances in con-
temporary African society, in a manner that guarantees their 
availability in the future.

ISSUES OF PEACE AND CONFLICT 
AN INTERNATIONAL AND INTERDISCIPLINARY PHD BETWEEN NIGERIA, GHANA AND GERMANY 

The Graduate School “Performing Sustainability. Cultures and Development in West Africa” is a collabo-
rative training network for graduate students by the University of Hildesheim (Germany), the University of 
Maiduguri (Nigeria) and the University of Cape Coast (Ghana). The initiative focuses on innovative research 
that brings together approaches from performance, arts and culture to bear on sustainable development as 
defined in the UN Sustainable Development Goals (SDGs). A specific focus lies on issues of peace and conflict 
resolution.

The Graduate School offers scholarships for 18 students from West Africa. The core of the program are bi-
annual workshops in Ghana and Nigeria as well as an exchange to Hildesheim. Three students are enrolled in 
joint Cotutelle PhDs at the Department of Cultural Policy: Madinatu Bello, Amos Darkwa Asare (University of 
Cape Coast) and Shadrach Teryila Ukuma (University of Maiduguri).

The program is supported by the DAAD with funds from the Federal Ministry for Economic Cooperation and 
Development (BMZ). 
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COMMUNITY BUILDING AND MULTI-
CULTURAL DIALOGUE IN ISRAEL
APPROACHES AND CHALLENGES FOR CULTURAL 
INSTITUTIONS
Von Meike Lettau

Israel is a multicultural society challenged by many historical layers of conflicts that are deeply rooted in personal as well as public 
life. Many artists and cultural institutions are therefore dedicating their work to multicultural dialogue through the arts. This artic-
le investigates two case studies of renown institutions in Israel that are addressing these issues in their mission statements: Beit Hage-
fen in Haifa and Umm el-Fahem Art Gallery in the city of Umm el-Fahem. Both are working in the fields of arts, culture and education. 
Field visits and expert interviews with the directors and staff of both institutions have been conducted by the author in February 2020.

Beit Hagefen is an Arab-Jewish cultural center founded 1963 in Haifa, the so-called “Palestinian cultural capital in Israel” (Karkabi 
2018: 1168). It fosters intercultural dialogue through arts and culture by running a contemporary art gallery, a youth club, a library, 
a theatre and a festival among others. “The center is a key player in propagating the intercultural approach and constructing a 
shared society” (Beit Hagefen 2020b: 3) according to the institution.

The second case study, Umm el-Fahem Art Gallery was founded in 1996 by Said Abu Shakra with the goal to “build a platform for 
cultural appreciation, tolerance, and artistic dialogue between Israeli Arab and Jewish artists and audiences” (Umm el-Fahem Art 
Gallery 2019: 1). The program mainly includes art exhibitions, educational programs and workshops. The gallery showcases Arab 
as well as Jewish artists, same applies to the audiences. It is located in the predominantly Muslim city of Umm el-Fahem at the 
green line between Israel and the Palestinian territory, a rather rural and poor region with a lot of unemployment. 

ART AS A TOOL FOR MULTICULTURAL DIALOGUE
Both institutions consider art as an effective tool to foster multicultural dialogue. They describe interaction with different groups 
of society as often preloaded with prejudices and therefore inhibited. “People are afraid to open up” (Ron 2020). In this cont-
ext, creative approaches are used as new “tools for dealing with the complex issues inherent to a society comprised of diverse 
cultures” (Beit Hagefen 2020a) and to overcome gridlocked situations. Obviously the interviewees state that there is no unique 
approach to implement multicultural dialogue. In general, educational approaches and training of multicultural competences are 
identified as a key and especially children and youth seen as a main target group. Long term processes are described as decisive 
(cf. Abu Shakra 2020, Ron 2020, Shamir 2020). Participants should learn to reflect on their own and other identities, “listen to the 
stories and needs of the others” (Ron 2020) as well as create together. Ron specifies that they should realize that all humans are 
born equal, and respect others. According to him, especially the issue of respect is a big challenge nowadays in society (cf. ebd.). 

Interpersonal encounters are defined as a core method for the facilitation of multicultural dialogue by Beit Hagefen. In this con-
text, the facilitators of the programs intentionally do not thematise the conflicts itself, instead trying to create a certain distance 
to the conflicts by not putting it straight on to the agenda. This gives participants of the different communities the opportunity to 
bring the issues up themselves, enabling an open negotiation process (cf. ebd.).

“COEXISTENCE”? CONTEXTUAL DIFFERENCES IN TERMINOLOGY
Another perspective to investigate multicultural dialogue are the contextual differences in the used terminology. The term ‘coexis-
tence’ is widely used to describe the cohabitation of different communities in Israel, mostly referring to Jewish-Arab dialogue. The 
term itself is highly controversial. Firstly, the base line of its meaning seems to be that there is no violence happening between the 
different groups. Secondly the term is used in a political context in the sense that the state body “only seemingly pursues ‘coexis-
tence’ while it simultaneously promotes ethnic segregation and neglecting of its Palestinian population’s needs” (Karkabi 2018: 
1181). Due to the reason that within the state of Israel the Jewish population is in a majority and the Arab population in a minority, 
questions of ownership in the cultural sector are of crucial importance. According to the interviewees the usage of terms differs: 
Unlike Beit Hagefen, Umm el-Fahem Art Gallery does not use the term coexistence due to the fact that it is mostly recognised as 
a term used by Jewish cultural actors. 

Instead, Arab cultural actors prefer the terms shared living, collaboration or partnership (cf. Abu Shakra 2020, Shamir 2020). This 
shows a fundamental discrepancy in the used terminology as well as the underlying concepts which can be an obstacle for genui-
ne partnership-based, multicultural exchange processes and might also foster processes exclusion. Ron adds that it is crucial that 
the communities in power, in this case the Jewish population, need to be willing to open up and give up power to the minorities, in 
this case the Arab population (cf. Ron 2020).
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CHALLENGES OF STRATEGIC DEVELOPMENT AND COMMUNITY REACH OUT
Last but not least, the political environment can be a huge obstacle for the strategic development of institutions fostering multi-
cultural dialogue. In the last years the policies of the right-wing Minister of Culture Miri Regef have led to increased restrictions 
for the cultural scene (cf. Ron 2020). If the state itself is not genuinely supporting these institutions, small budgets and short-
term approaches are limiting factors to the work, as well as its impact. The director of Beit Hagefen describes the field of strategic 
development as one which is to be addressed urgently, and which is fundamental for the future of the institution (cf. ebd.).

Umm el-Fahem Art Gallery follows the strategy to change the institutional entity into a museum to achieve a broader public 
recognition. Currently it is registered as an Arab NGO for which only three percent of the budget of the Ministry of Culture are 
allocated. At the moment no Arab Art Museum exists in Israel. The entity change would show a significant symbolical shift and 
achievement (cf. Abu Shakra 2020, Shamir 2020).

Apart from the analyzed framework conditions, another crucial challenge is the reach out in the community and the creation of 
access which is in the case of Beit Hagefen described as not satisfying (cf. Ron 2020). The same applies to the Umm el-Fahem 
Art Gallery which is well known in the population but only attended by a small part of the population (cf. Abu Shakra 2020). This 
shows that the genuine creation of dialogue with the community is a long-term task that constantly needs further development 
and implementation.

In conclusion, community building can be identified as a core strategy to implement multicultural dialog in a long-term manner 
based in the communities itself. Artistic processes can therefore be a tool to transform a society and its conflicts due to the fact 
that they open up alternative ways of interaction and negotiation. Especially in that context, terminology can be crucial for exclu-
sion as well as inclusion of communities.
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DIE BLAUE STUNDE
DIE KÜNSTLER SROUR ALWANI UND KHALED BARAKEH 
ÜBER DAS SYRISCHE KULTURERBE VON MORGEN
Von Maria Nesemann

Die Altstadt Damaskus‘ mit der imposanten Umayyaden-Moschee, eine der ältesten und größten Moscheen weltweit, hat eine 
bewegte Geschichte und gehört seit 1979 zum UNESCO-Weltkulturerbe. Seit 2013 gilt sie offiziell als gefährdet: Denn auch 
Damaskus blieb nicht vom Krieg verschont. Mehrmals zerstörten Feuer einzelne Teile der Stadt. Von der Umayyaden-Moschee mit 
ihren unzähligen Kunstschätzen ist es etwa eine halbe Stunde Fußweg zur Faculty of Fine Arts der Universität Damaskus, wo auch 
heute noch (durch den Krieg teilweise eingeschränkt) Kunst gelehrt und studiert wird. 

Bis vor einigen Jahren arbeiteten hier Srour Alwani und Khaled Barakeh – Alwani als Dozent im Fachbereich Architektur, Barakeh 
als Student im Bereich Malerei. Begegnet sind sie sich an der Universität in Damaskus nie, sagen die beiden. Skurril scheint der 
Ort ihres ersten Aufeinandertreffens: Nicht in Damaskus, sondern in Hildesheim begegnen sich die beiden syrischen Künstler zum 
ersten Mal. Sie sind der Einladung von Professor Dr. Wolfgang Schneider vom Institut für Kulturpolitik der Universität Hildesheim 
zu einer öffentlichen Diskussion mit dem Titel „Artists as Actors of Cultural Policy – Focus Syria“ am 17. April 2019 gefolgt. Drau-
ßen auf dem Hildesheimer Marktplatz herrscht reges Treiben, während Barakeh und Alwani im schummrigen Licht des Ratskel-
lers von ihrem Selbstverständnis als Künstler, der Bedeutung einer kulturellen Identität und ihren Ideen und Forderungen für ein 
syrisches Kulturerbe von morgen sprechen.

Syrian artists Khaled Barakeh and Srour Alwani joined Professor Wolfgang Schneider from the University of Hildesheim’s 
Department of Cultural Policy at a public discussion entitled “Artists as Actors of Cultural Policy – Focus Syria” held on 17 April 
2019. They talked about how they see themselves as artists, the importance of a cultural identity and their ideas and demands 
for the future of Syria’s cultural heritage.

NEU IM TEAM // PIA WAGNER
AKTIV IN SACHEN INTERNATIONALE BEZIEHUNGEN

Pia Wagner ist neue wissenschaftliche Mitarbeiterin am Institut für Kulturpolitik 
der Universität Hildesheim und am UNESCO Chair „Cultural Policy for the Arts 
in Development“ für den Bereich Internationales. Sie koordiniert und betreut 
das Programm „Bachelor Plus: Kulturpolitik im internationalen Bereich“, den 
deutsch-französischen Doppelmaster „Kulturvermittlung / Médiation culturelle 
des arts“ sowie den deutsch-französischen PhD-Track. Sie schloss 2019 den 
Masterstudiengang Kulturvermittlung an der Universität Hildesheim ab und 
schrieb ihre Masterarbeit zum Thema „Kulturelle Bildung trifft Politische Bildung. 
Eine Untersuchung kulturpolitischer Potentiale am Beispiel eines Austauschs von 
Expert_innen in Côte d’Ivoire“. In Côte d’Ivoire sammelte Pia Wagner seit 2016 
bereits Praxiserfahrungen in unterschiedlichen Institutionen und Projekten: Sie 
arbeitete unter anderem für das Goethe-Institut und die Friedrich-Ebert-Stiftung, 
aber auch in freien Kunstprojekten mit lokalen Künstler_innen (u.a. Theaterpro-
duktionen und Poetry Slam Festivals) sowie als Theaterpädagogin mit Studieren-
den der Germanistik. Des Weiteren sammelte sie in Deutschland unter anderem 
Arbeitserfahrung als Beraterin im Change-Management Prozess in einem sozio-
kulturellen Zentrum in Niedersachsen. Außerdem konzipierte und realisierte sie verschiedene partizipative Kunstprojekte mit Fokus 
auf Teilhabe und dem Ziel, „Kultur für alle“ zu verwirklichen. Aktuell ist sie dabei, einen deutsch-ivorischen Verein zu gründen, um den 
Austausch im Kunst- und Kulturbereich zu stärken und Kunstprojekte an der Elfenbeinküste in Zukunft besser unterstützen zu können.
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DAS ZUSAMMENSPIEL VON KUNSTFREIHEIT UND KULTURELLER IDENTITÄT 
Als Srour Alwani über sein Verständnis von Kunst spricht, könnte man fast meinen, in einer seiner Vorlesungen an der Faculty of 
Fine Arts in Damaskus zu sitzen: Damit etwas Kunst ist, muss es nicht nur ästhetisch sein, es muss im Gedächtnis bleiben, sagt 
Alwani. Für Khaled Barakeh, der, während Alwani in Damaskus lehrte, zuerst in Damaskus, dann in Dänemark und Deutschland 
studierte, gehört noch mehr dazu: „Wenn wir als Künstler_innen nicht auf Missstände in der Welt reagieren, wer denn dann?“, 
fragt er. Am syrischen Universitätssystem kritisiert er die restriktiven inhaltlichen Vorgaben, die die Ausdrucksfreiheit der Kunst-
studierenden stark eingeschränkten.

Die Erfahrung, dass Künstler_innen auf bestimmte Themen beschränkt werden, schildert Barakeh aber auch in einem ganz ande-
ren Kontext. In Deutschland, wo er seit fast zehn Jahren lebt, habe er oft erlebt, dass von geflüchteten Künstler_innen erwartet 
werde, ausschließlich ihre Fluchterfahrung in der Kunst zu thematisieren. Barakeh spricht von einer Identitätsverschiebung vom 
Syrer zum Geflüchteten. „Wir haben sogar ein Refugee Team bei den Olympischen Spielen. Es ist absurd.“ Ihm ist es ein Anliegen, 
die verlorene geopolitische Identität durch die Schaffung einer kulturellen Identität auszugleichen. Deshalb arbeitet er mit seinem 
Verein „coculture e.V.“ am „Syria Cultural Index“, einer Online-Plattform, die zur Vernetzung syrischer Kunstschaffender weltweit 
beitragen soll. „Nach der Revolution in Syrien 2011 war es nicht erlaubt sich zu versammeln. Man brauchte Genehmigungen für 
alles. Aber Facebook war ein alternativer Raum, in dem wir uns treffen, diskutieren, über Demokratie nachdenken konnten. Aus 
dieser Erfahrung heraus begannen wir, am ‚Syria Cultural Index‘ zu arbeiten.“ Die Webseite soll, so Barakeh, nicht nur Künstler*in-
nen untereinander vernetzen, sondern ihren Arbeiten einen professionellen Internetauftritt ermöglichen und ihr Schaffen weltweit 
dokumentieren. Die kulturelle Identität, von der Barakeh spricht, beinhaltet also nicht das Festlegen auf eine „syrische“ Ästhetik, 
auch nicht das Behandeln bestimmter Thematiken. Es geht vielmehr um die Freiheit, sich künstlerisch überall und ohne inhaltliche 
Beschränkung ausdrücken zu können. Es geht darum, die Diversität künstlerischen Ausdrucks von syrischen Kunstschaffenden, 
die heute freiwillig oder unfreiwillig auf der ganzen Welt verstreut leben, nachzuzeichnen und als Potential zu verstehen.

ÜBERLEGUNGEN ZU EINER ZUKÜNFTIGEN KULTURPOLITIK SYRIENS
2018 zeigte das Museum für Kunst und Gewerbe Hamburg „Die blaue Stunde“, eine Ausstellung von Khaled Barakeh. Zu sehen 
waren dort unter anderem blau schimmernde Projektionen von Wasserzeichen, die in den syrischen Reisepass gedruckt sind. Sie 
zeigen syrische Kulturerbestätten, unter anderem auch die eingangs erwähnte Umayyaden-Moschee in Damaskus. Einige der 
Denkmäler existieren nur noch als Silhouetten im Reisepass, die Bauwerke selbst wurden im Krieg zerstört. Barakehs Kunstwerk 
ließ die Verletzbarkeit von doch Jahrhunderte alten, massiven Bauwerken, aber auch die Fragilität einer geopolitischen Identität 
erahnen, indem die Projektionen der Silhouetten immer wieder flackerten und verschwanden. Was ist nun zu tun, damit Syriens 
Kulturerbe von morgen nicht flackert und verschwindet?

Hildesheimer Kulturpolitischer Diskurs: Eine blaue Stunde, im Ratskeller, mit den syrischen Künstlern Khaled Alwani (links) und Srour Alwani 
(links) sowie Studierenden und Dozierenden am UNESCO-Chair

Von einer zukünftigen Kulturpolitik in und für Syrien fordern Alwani und Barakeh, dass sich die Strukturierung und inhaltliche 
Ausrichtung von syrischen Kunstuniversitäten öffnen müssen. Barakeh, betont wie wichtig es sei, die Künstler_innen nach 
ihren Bedarfen zu fragen und in ihrem Tun zu unterstützen, anstatt ihnen fertige Konzepte überzustülpen. Eine weitere, damit 
verbundene Forderung der beiden Gäste unter dem Rathaus in Hildesheim ist es, die Zivilgesellschaft verstärkt miteinzubinden. 
Sie wünschen sich, dass Kulturpolitik auch private Förderungen möglich macht – sofern sie den Werten der Kunstschaffenden 
entspricht und sich unabhängig vom Staat und damit bestimmten Regulierungen oder thematischen Einschränkungen entwi-
ckeln kann. 

Die „blaue Stunde“, der Übergang zwischen Tag und Nacht als auch der zwischen Nacht und Tag, erscheint als ein Moment der 
Fragilität, birgt Ungewissheit, aber auch Hoffnung. Auch Syriens Kulturpolitik scheint sich in einer „blauen Stunde“ zu befin-
den. Noch ist eine Stabilität in Politik und Gesellschaft nicht absehbar und macht damit das Nachdenken über eine Zukunft der 
Kulturpolitik zur Spekulation. Gleichzeitig ist es ein Moment, der das Entstehen neuer Ideen, Denkweisen, Freiheiten möglich 
werden lässt. Es ist zu hoffen, dass auf die „blaue Stunde“ Syriens der Tag Frieden und  Freiheit folgen wird.
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KULTURFÖRDERUNG IN FRAGILEN 
KONTEXTEN
EINE UNTERSUCHUNG ZUR KRISENPRÄVENTION IN DER 
REPUBLIK MALI 
Von Michèle Brand

Die Republik Mali befindet sich seit 2012 in einem – ursprünglich vom Norden des Landes ausgehenden – Konflikt. Aktuell steht 
das Land einer Eskalation der sowie der generellen geografischen Ausweitung des Einflussgebietes verschiedener bewaffneter 
extremistischer Gruppen gegenüber (Vgl. PeaceLab 2020). Im Mai 2020 wird im Deutschen Bundestag über den weiteren Einsatz 
der Bundeswehr in der Republik Mali debattiert (Vgl. ebd.). Im PeaceLab Interview „Mali: Auf der Suche nach einer politischen 
Strategie“ wird festgehalten, dass besonders auch nicht-militärische Ansätze notwendig sind, um das Land bei einer Stabilisie-
rung der Situation zu unterstützen: so beispielsweise die Förderung von Institutionsaufbau und lokaler Regierungsführung sowie 
die Unterstützung lokaler und traditioneller Governance Autoritäten (Vgl. ebd.).

Im Rahmen der internationalen Entwicklungszusammenarbeit stellt sich die Frage, welchen Beitrag die Förderung von Kulturar-
beit zur Krisenprävention und Friedenssicherung in fragilen Kontexten leisten kann. 

Adama Traoré ist Dramaturg und künstlerischer Leiter des Theaterensembles und gleichnamigen Kulturzentrums ACTE SEPT – 
gefördert durch das Projekt „Donko ni Maaya“ der Deutschen Gesellschaft für Internationale Zusammenarbeit (GIZ) – in Bamako, 
Mali. Er beschreibt, wie sich kulturelle Initiativen und künstlerische Kreationen durch malische Künstler_innen und Kulturakteur_
innen seit dem Ausbruch der Krise im Jahr 2012 vervielfacht haben, um kulturelle Vielfalt und den malischen Friedensprozess zu 
fördern (Vgl. Traoré 2017). In welchem direkten Bezug künstlerische Ausdrucksformen zum malischen Friedensprozess stehen, 
zeigt der Ansatz des Theatermachers: Mit seinem Theaterstück „Air Accord“ regte Adama Traoré und seine  Kompagnie eine 
Debatte um den im Jahr 2015 in Algier unterzeichneten Friedensvertrag für Mali an. Das Theaterstück wurde in mehreren lokalen 
Sprachen aufgeführt, tourte durch die verschiedenen Regionen Malis und wurde auf diese Weise einer breiten Bevölkerung nahe 
gebracht. 

KÜNSTLER_INNEN VERMITTELN ZWISCHEN POLITIK UND GESELLSCHAFT 
Dass die Förderung des malischen Kultursektors einen wichtigen Wert für die Stabilisierung des Landes und die Förderung des 
Friedensprozesses haben kann, bildet auch die Grundidee des Projektes „Donko ni Maaya – Krisenprävention und Stärkung der 
sozialen Kohäsion durch die Förderung des Kultursektors in Mali“. Von 2018 bis 2021 wird dieses durch die GIZ in Bamako imple-
mentiert und durch das Auswärtige Amt finanziert. Gefördert werden Kulturzentren, Kulturinitiativen, Künstler_innen sowie der 
Austausch auf kulturpolitischer Ebene, mit dem Ziel zur Stabilisierung des Landes beizutragen. 

Es geht darum, Jugendlichen über kulturelle Ausdrucksformen eine Stimme zu geben und somit Alternativen zu extremistischen 
Positionen zu schaffen. “Als Agents of Change […] nehmen sie eine positive und aktive Rolle bei der Bekämpfung des Extremis-
mus, in der politischen Teilhabe, bei der Stärkung des sozialen Zusammenhalts und damit in der Krisenprävention ein“ (GIZ o.J.). 
Im Fokus steht die künstlerische Förderung insbesondere innerhalb der urbanen Kulturszene – Rap, Tanz, Street Art, Videoproduk-
tion, Theater. Referenzrahmen für diesen sektorenübergreifenden Ansatz bilden die 2017 beschlossenen „Leitlinien für Krisenprä-
vention, Konfliktbearbeitung und Friedensförderung“ der Bundesrepublik Deutschland (siehe Deutsche Bundesregierung 2017).

Neben der Stärkung des sozialen Zusammenhalts legt die GIZ in diesem Projekt ihren Fokus sowohl auf die individuelle Förderung 
von jungen Künstler_innen als auch die strukturelle Förderung des malischen Kultursektors. Auf struktureller Ebene setzt die 
Kulturförderung des Projektes dabei besonders an folgenden Punkten an: Ermöglichung von Kulturinitiativen und Aktivierung des 
Kultursektors, Professionalisierung und Capacity Building, Empowerment, Förderung von Ausdrucksmöglichkeiten und gesell-
schaftspolitischen Diskursen, Erweiterung von Zugängen und Zielgruppen sowie Infrastrukturbildung und Vernetzung.

Graffitis von Jugendlichen schreiben sich in die 
Straßenszenen in Bamako ein – Ein von „Donko 

ni Maaya“ gefördertes Streetart Projekt.

Strukturierung, Infrastrukturbildung und Vernetzung werden von den Kulturakteur_innen als wichtige Ziele für den malischen 
Kultursektor beschrieben und können eine Chance für eine nachhaltige Entwicklung darstellen. Eine stärkere Sichtbarkeit kann 
Zugang zu zukünftigen Fördermöglichkeiten und Kooperationspartnern schaffen. Mit welchem Ansatz Kulturförderung einen Bei-
trag zur Stabilisierung von Gesellschaften in fragilen Kontexten liefern kann, zeigen beispielswiese die im Rahmen des GIZ-Projek-
tes geförderten Kulturinitiativen RAPOU DOGOKUN und Kene Koura. 

In Workshops beim HipHop Festival RAPOU DOGOKUN geben der bekannte Rapper Master Soumy und sein Manager Dony Bran-
co jungen Nachwuchstalenten die Fertigkeiten ihrer Kunst weiter. "Es gibt sogar Jugendliche, die früher zu bewaffneten Gruppen 
gehörten und dann ihre Waffen gegen das Mikrofon eingetauscht haben. [...] Die Jugendlichen, die keinen Zugang haben, deren 
Stimme wird nicht gehört – und wenn sie rappen, fühlen sie sich gehört, sie können sich ausdrücken, sie fühlen sich integriert und 
wichtig" (IP 3 2020).

In ihrem Tanzprojekt Kene Koura thematisiert die junge Tänzerin Fatoumata Bagayoko gemeinsam mit betroffenen Mädchen die 
Tabuthemen Gewalt gegen Frauen, Beschneidung und Kinderehe. Durch den Körper als ästhetisches Ausdrucksmedium schaffen 
es die Performances, diese in Mali öffentlich unterrepräsentierten Themen zur Sprache zu bringen und beispielsweise auch in 
traditionelleren Dorfgemeinden diesen Diskurs anzuregen.

„KULTURFÖRDERUNG ALS SCHWERPUNKT EINER JEDEN KONSOLIDIERUNGSSTRATEGIE“
Krisenprävention bedeutet in derartigen Kulturinitiativen, Jugendlichen durch künstlerische Workshops zum Beispiel in den Be-
reichen Rap, moderner Tanz oder Videoproduktion, neue Mittel des Ausdrucks beizubringen. Durch die Behandlung von relevanten 
Themen wie Frieden, Zusammenleben, kulturelle Vielfalt, Korruption oder Politik im Allgemeinen können die Jugendlichen somit 
eine wichtige Rolle innerhalb des gesellschaftlichen Diskurses spielen.

Der Leiter des Kulturzentrums ACTE SEPT betont, dass „die Stärkung des Kultursektors ein Hauptschwerpunkt jeder Konsolidie-
rungsstrategie sein sollte“ (Traoré 2017, übersetzt durch die Autorin). Die Besonderheiten in der Förderung des Kultursektors lägen 
dabei insbesondere in den Möglichkeiten, den Geist der Menschen zu öffnen, gegenseitiges Verständnis und Respekt zu stärken, 
lokale kulturelle Ausdrucksformen wertzuschätzen, die Kreation und Distribution von Kunstwerken zu ermöglichen, der breiten 
Bevölkerung einen Zugang zum Kunst- und Kultursektor zu geben und kulturelle Praktiken sowie eine Kultur des interkulturellen 
Dialogs zu fördern (Vgl. ebd.). Eine besondere Notwendigkeit liege laut Traoré demnach in der verstärkten Vernetzung des mali-
schen Kultursektors (Vgl. ebd.).
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Since 2012, the Republic of Mali has been in a state of conflict. Within the framework of international development cooperati-
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promotion of the cultural sector in Mali" implemented by the Deutsche Gesellschaft für Internationale Zusammenarbeit on 
behalf of the German Ministry of Foreign Affairs in Mali.
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SELF-EMPOWERMENT IN NORTH 
AFRICA AND THE MIDDLE EAST
MASTER’S IN CULTURAL POLICY AND CULTURAL 
MANAGEMENT
By Wolfgang Schneider

“In Arab countries, European knowledge and American experience are not enough for the cultural managers, researchers and 
activists of the future.” These are the findings of a feasibility study instigated by EUNIC (the European Union National Institutes for 
Culture) and commissioned by Al Mawred Al Thaqafy, a Beirut-based non-governmental organisation that works in the cultural 
sector. In the wake of the feasibility study, a first Master’s degree in cultural policy and cultural management became reality in 
early 2019, with funding from the Ford Foundation and hosted by the Faculty of Literature and Humanities at the University of 
Hassan II in Casablanca, Morocco.

Tunisian native Nauris Rouissi was previously artistic director of a university film club, treasurer of the Municipal Cinema in Tunis 
and director of the Carthage Film Festival. Now she is a first-year student on the course, and she is keen to use this new Master’s 
programme to back up her practical skills with theoretical knowledge, and particularly to focus on research relating to arts distri-
bution. Abdullah Afif ran an arts centre in rural Yemen until it was bombed by the Saudi Arabian army and many of the staff were 
killed. As a refugee artist, he is keen to study arts mediation concepts and acquire the skills required to build a cultural infrastruc-
ture. Marouane Sibari is a musician who previously worked as a singer and songwriter in Morocco and founded a start-up dedica-
ted to facilitating cultural events in disadvantaged urban districts. His main focus is on organising music education and addressing 
issues relating to non-profit management. 

At the inauguration of the Master’s programme, Al Mawred director Helena Nassif stated: “It is a matter of building the skills and 
capacities of a new generation of cultural experts who have all the prerequisites for thinking about cultural policy in a conceptual 
way and putting it into practice in a quality-conscious manner.” In the medium and long term, this should help the advancement 
of the arts and culture sector on Arab countries. Her predecessor in this post, Basma El Husseiny, harnessed the general sense of 
change triggered by the region’s Arab Spring for the purposes of cultural policy. There was a need for fundamental change in the 
scientific community, such as the workshops organised together with the British Council, the Institut Français or the Goethe-Ins-
titut, which were largely uncoordinated, too European-oriented and with insufficient focus on their long-term impact. A laborious 
bureaucratic process involved discussing curricular models, evaluating courses of study, and developing a module system.

CULTURAL PLANNING, CULTURAL DIVERSITY AND CULTURAL ACTIVISM ON THE CURRICULUM
The Master’s programme in Casablanca has to be completed in four semesters. It offers seminars in cultural management, cultu-
ral policy, cultural development planning, cultural rights, cultural mediation, cultural diversity, cultural entrepreneurship, cultural 
activism and international cultural relations. The focus of the second semester is on strategic cultural development planning, 
instruments of arts funding, cultural marketing and project management, along with legal, business and administrative issues. 
The second year begins by examining research methods, academic writing and financial management. The modules cover a wide 
range of topics, including cultural industries and audience development. In the fourth semester, students write their Master’s 
thesis, which has to be based on practical research.

“The Master’s degree paves the way for a strategic framing of culture”, writes Abdelkader Gonegai, Dean of the University of Has-
san II in the accompanying brochure. “May this be in the service of openness, tolerance, multidisciplinarity and cultural exchange 
in order to perceive and shape the processes of transformation.” The course has a clear aim – encouraging self-empowerment in 
the cultural landscapes of northern Africa and the Middle East; and creating a model for the entire continent, whose 54 countries 
are largely dominated by authoritarian systems, corruption and the restriction of the human right to cultural participation and 
artistic expression. 

Young democracies in particular could benefit from what is being done here, despite the modest means and the fact that it is 
initially limited to the Arab region in Casablanca.  The programme has attracted international support, as shown by the impressive 
list of lecturers. These include Milena Dragisevic-Sesic from the University of the Arts in Belgrade, Birgit Mandel from the Univer-
sity of Hildesheim and Hanan Hajali from the National University of Lebanon, all three of whom also contributed to the feasibility 
study. Arts practitioners are also involved, such as Marina Barham from the Al Harrah Theatre in Beit Jala, Palestine.

A CONFERENCE IN WOLFENBÜTTEL, A WORKSHOP IN HILDESHEIM AND AN EXCURSION TO BERLIN
In early July last year, students and lecturers had an opportunity to come together at a summer school in Germany. This element 
of the curriculum was organised by the partner university in Hildesheim. The summer school brought Master’s students from Mo-
rocco into contact with cultural institutions in the Hanover region and in Berlin, with students from the DAAD-funded Hildesheim 
Graduate School “Performing Sustainability. Culture and Development in West Africa”, with students from Ghana and Nigeria, and 
with German students on the Bachelor’s course “Cultural Policy in an International Context” who had studied in Casablanca and 
Pretoria, South Africa. 

The focus of the academic discussions was on the role of artists in the processes of transformation, a topic that was looked at in 
greater detail at a conference held at the Federal Academy for Arts Education in Wolfenbüttel. Working groups examined topics 
such as “Innovative Cultural Policy from the Perspective of the Global South”, “New Formats of European-African Cultural Coope-
ration” and “Socio-Cultural Work for Sustainable Development in Rural Areas”. The summer school also highlighted how the next 
generation of young people in cultural policy and cultural management is no longer dependent on best practice models from the 
global North but understands how to tackle common issues and international solutions for fair cooperation.

This contribution is based on an article in German first published in the magazine “Politik & Kultur”, October 2019

The Role of Artists in Processes of Transforma-
tion. Plenum zum Abschluss der Tagung u.a. mit 
Studierenden des Masters in Casablanca in der 

Bundesakademie Wolfenbüttel:
Prof. Dr. Wolfgang Schneider (University of 

Hildesheim), Dr. Eric Otchere (University of Cape 
Coast), Sabina Appiah-Boateng (University of Cape 

Coast), Dr. Katharina Görgen (Goethe-Institut), 
Dr. Christian Müller-Espey (University of Hildes-
heim), Lydia Amoah (University of Cape Coast), 

Prof. Dr. Vanessa-Isabelle Reinwand-Weiss 
(University of Hildesheim) (v.l.n.r.)

Posing am Potsdamer Platz: Studierende des 
Masters "Cultural Policy and Cultural Ma-

nagement" der Universite Hassan II Casablan-
ca auf Exkursion in Berlin, mit Huda Gebrey 
Seyouri vom verantwortlichen Netzwerk Al 

Mawred und Michele Brand vom gastgeben-
den Hildesheimer Institut für Kulturpolitik 

(Vierte und Dritte von rechts)
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ARTS RIGHTS JUSTICE 
CAPACITY BUILDING FÜR KUNSTFREIHEIT UND BEDROHTE 
KÜNSTLER
Von Daniel Gad

Das Arts Rights Justice Programme am UNESCO-Lehrstuhl 
des Instituts für Kulturpolitik ist das Ergebnis einer Anfrage 
von Akteuren aus der Praxis, die sich für die Wahrung von 
Kunstfreiheit und den Schutz von bedrohten Künstler_innen 
einsetzen, den Bereich durch Wissenstransfer zu stärken. 
Verstärkt und zunehmend gebündelt seit den 2000er Jahren 
hat sich das Netzwerk aus Anlauf- und Unterstützungsstruk-
turen für Hilfe und Beratung suchende Künstler_innen immer 
weiter ausdifferenziert und geweitet. Dabei wurde allerdings 
sichtbar, dass einerseits Teilbereiche „richtig“ zu handeln 
unklar sind und andererseits neben allgemeinen Ansätzen 
sehr Fall spezifisch agiert werden muss. Der Bedarf diesen 
Sektor besser aufzustellen wird zudem durch eine sichtbare 
Professionalisierung von Seiten derjenigen Akteure deutlich, 
die als Gegenspieler Macht- und Unterdrückungsstrukturen 
verfestigen oder ausweiten wollen. 

„Richtiges“ handeln ist in diesem Gebiet zusätzlich heraus-
gefordert, da in praktisch allen Fällen eine Bedrohungslage 
einer Künstler_in eine klare Vermischung aus beruflichem 
und privatem Raum bedeutet. Schutz und Förderung können 
somit keineswegs allein künstlerisch-ästhetische Faktoren 
in den Blick nehmen. Vier wesentliche Zielgruppen können 
als besonders relevant eingestuft werden, das im Rahmen 
des Umsetzbaren „Richtige“ zu tun. Dabei handelt es sich um 
Kulturmanager_innen, Juristen_innen, Menschenrechtsak-
tivist_innen und nicht zuletzt die Künstler_innen selbst 
– zumindest diejenigen, die sich als Bestandteil eines aktiv 
agierenden Schutz- und Fördernetzwerks verstehen wollen. 

RESIDENZEN IM FOKUS
Im Fokus der bisherigen Schutzstrukturen standen vor-
nehmlich sogenannte Zufluchtsresidenzen, in Rahmen derer 
bedrohte Künstler_innen die Möglichkeit haben, zunächst 
für einen begrenzten Zeitraum an einen anderen sicheren 
Ort umzusiedeln. Ziel der Umsiedlung war und sind zumeist 
Europa oder Nordamerika, wohl vornehmlich wegen der Ver-
fügbarkeit von Fördergeldern. In den meisten Fällen ist der 
Zeitraum auf 6 bis 36 Monate begrenzt. Die Zeit danach ist 
zunächst offen, was je nach Art der Bedrohung häufig nicht 

As a request by international actors to do capacity building of the sector on artistic freedom the Hildesheim UNESCO Chair 
has created the Arts Rights Justice Programme. But what is the right approach to increase the ability to protect and promote 
persecuted artists and follow the aim to ensure artistic freedom? Cultural managers, lawyers, human rights defenders and 
artists are seen as the core target group. Creating formal and informal networks seem to best fit into professionalizing and 
adding value to existing approaches to find the right answers on the way from general concepts to the request of an individual 
single case. Relocation residencies continuously have a clear impact. But what are parallel or alternative models to protect 
and promote? The positively evaluated experiences of two Arts Rights Justice Academies in Hildesheim and the creation of an 
Online Library and a series of studies might leed into an online-training. Although the task to identify and low down barriers of 
access to take part in the knowledge transfer and become part of existing and newly cretaed network structures will need to 
be next steps to follow.

den Bedarfen der bedrohten Person entspricht. Obgleich ein 
nicht geringer Anteil an Geförderten auch eine kurze Zeit 
als eine Auszeit, ein Luft holen als förderlich ansieht, um 
dann mit neuer Kraft in der Herkunftsregion weiter tätig zu 
werden. Gerade für diejenigen, deren Rückkehr verwehrt 
ist, eröffnen sich weitere Handlungsfelder etwa entlang 
der Fragen, wie sie im neuen Umfeld – nicht selten einer 
völlig anders gestalteten kulturellen Infrastruktur – weiter 
künstlerisch tätig sein können oder auch aus der Ferne in die 
Herkunftsregion weiter einwirken können. Häufig ist dies ein 
entscheidender Motor überhaupt künstlerisch tätig zu sein. 
Nicht zu unterschätzen sind begleitend auch interkulturelle 
Hürden in einer anderen Gesellschaft zu leben, zum Teil auch 
den Umgang mit den in Europa vorhandenen Freiheiten (und 
Unfreiheiten) zu erlernen und Folgen von traumatischen 
Erlebnissen durch die vorherige Bedrohungslage zu bearbei-
ten sowie weitere Themen rund um den Verbleib der eigene 
Familie und des bisherigen sozialen Umfelds. 

Doch neben dem Fokus auf Zufluchtsresidenzen im fernen 
Ausland wird durch ergänzende Förderstrukturen für immer 
mehr ein Verbleib im Ursprungsland oder zumindest in der 
Region ermöglicht. In vielen Fällen stößt dies auf großes Inte-
resse, gerade auch, weil so die Eigenständigkeit der bedroh-
ten Person tendenziell wesentlich höher verbleibt. Geringere 
sprachliche und interkulturelle Barrieren, das weitere Nutzen 
von eigenen Netzwerken und nicht zuletzt auch die weiter 
vorhandene Nähe zum Rezipientenkreis der produzierten 
Kunst sind hier von besonderer Bedeutung.

ANALYSEN ZUR LAGE
Neben einer individuellen Schutz- und Förderstruktur wächst 
auch die Anzahl an Analysen zur Lage, sprich die internatio-
nale Sichtbarkeit von Verletzungen der Kunstfreiheit und der 
damit verbundene Aufruf gerade an Regierungen und multi-
laterale Ebenen zu Handeln und so über die „Urgent Action“ 
hinaus mittel- und langfristig Strukturen so zu verändern. 
Modelle von Schutzräumen, etwa innerhalb der ausländi-
schen und erweiterte Freiheiten genießenden Kulturinstitute 
wie dem Goethe-Institut, und Schutzschildern, wie eine 
international geachtete Zertifizierung durch die Vereinten 
Nationen inspiriert durch den Welterbeschutz, werden an 
dieser Stelle auch diskutiert.

Ein in den Jahren 2017 und 2018 zweifach erprobtes Fort-
bildungsformat in Form der einwöchigen Arts Rights Justice 
Academy in Hildesheim wurde von den teilnehmenden vier 
Zielgruppen als gewinnbringend bewertet, neue Ansätze aus 
den oben sichtbar gewordenen vielschichtigen Handlungs-
feldern zu generieren. Gerade die Mischung der Zielgruppen, 
die rund 20 verschiedenen Nationalitäten und die diversen 
Vorerfahrungen zu lokal- und spartenspezifischen Bedar-
fen schafften einen Diskursraum eines interdisziplinären 
cross-sektoralen gemeinsamen Lernens. Die Verständigung 
der Wahrnehmung der Beteiligten auf „Facilitators“ und 
„Young Professional“ nicht auf Dozenten und Teilnehmer war 
darin eine quasi logische Schlussfolgerung, die es ermöglich-
te vorhandenes Wissen innerhalb der Anwesenden bestmög-
lich aufzugreifen und den anderen zur Verfügung zu stellen.    

Mit dem Blick auf einen fortgesetzten und sich multipli-
zierenden Wissenstransfer und die Nutzungsbarmachung 
vorhandener publizierter Expertisen in diesem Gebiet 
entstand die international zugängliche Arts Rights Justice 
Library (www.arj-library.de). Zudem wurden mehrere Studien 
erstellt und veröffentlich, die bisher weiße Flächen der 
Wissenslandschaft berücksichtigen – allen voran Analysen 
zur Definition von Kunstfreiheit und wie diese in politische 
und gesellschaftliche Strukturen eingebunden ist sowie 
eine Erläuterung von juristischen Rahmenbedingungen von 
Kunstfreiheit. Ein Folgeschritt des Programms könnte eine 
Online-Learning-Struktur sein. 

Academy, Library und Studies stehen bisher aus eindeutig 
finanz-pragmatischen Gründen allein in englischer Sprache 
zur Verfügung. Obgleich unmittelbar deutlich wird, dass die 
realen individuellen Bedarfe zu Schutz und Förderung in 
diesem Gebiet nach Mehrsprachigkeit und offenen Zugängen 
verlangen. „Richtiges“ Handeln kommt an dieser Stelle also 
nicht darum herum, darauf eine Antwort zu finden. 

KULTURPOLITISCHES NETZWERKEN
Die Ableitungen von allgemeinen Erkenntnissen hin zu 
detailliert individuellen Ansätzen, im konkreten realen 
Fall bestmöglich agieren zu können, ist Grundhaltung und 
Herausforderung zugleich. Denn in vielen Teilen der Welt 
sind die Verletzungen von Rechten, gleich ob auf Freiheiten 
oder Schutz der Person, ebenso wie die finanziellen Rah-
menbedingungen so mangelhaft, dass konkrete Taten nach 
der gewonnen Erkenntnis, wie allgemein und andernorts 
gehandelt werden könnte, weiterhin erschwert bleiben. In der 
Folge der ersten beiden Fortbildungsakademien konnte so in 
ersten Ansätzen beobachtet werden, dass die Teilnahme am 
Programm zur Bildung kulturpolitischer Individualnetzwer-
ke führte, die im konkreten Einzelfall einen großen Nutzen 
haben können, Schutz und Förderung zu ermöglichen, weil 
diese Unterstützungsstruktur Hilfestellung im Einzelfall 
bieten kann. 

Somit wird deutlich, dass neben Analyse, Wissensaufberei-
tung und Sichtbar- beziehungsweise Nutzbarmachung, der 
Aufbau und die Pflege von divers strukturierten Netzwerken 
ein unumgänglicher Ansatz ist, mit dem nötigen langen Atem 
der Bedrohung von Kunstfreiheit zu begegnen. 

Dr. Daniel Gad ist Kulturpolitikforscher und Geschäftsführer des UNES-
CO-Lehrstuhls Cultural Policy for the Arts in Development 

//   AUSWÄRTIGE KULTURPOLITIK



44 KULTUR.POLITIK.DISKURS. 45KULTUR.POLITIK.DISKURS.

AUF AUGENHÖHE?
DIE DEUTSCHE AFRIKAPOLITIK UNTER BEOBACHTUNG
Von Fabian Kupfer

Clemens Tönnies ist 63 Jahre alt, Unternehmer und Aufsichtsratsvorsitzender des Fußballclubs FC Schalke 04. Im August 2019 
hielt er beim Tag des Handwerks einen Vortrag zum Thema »Unternehmertun mit Verantwortung« und geriet mit seinen Aussa-
gen in die Schlagzeilen der Medien. Seiner Meinung nach sollte man nicht Steuern erhöhen, um den Klimawandel entgegenzutre-
ten, sondern 20 neue Kraftwerke in Afrika bauen lassen, denn: „Dann hören die auf, die Bäume zu fällen, und sie hören auf, wenn’s 
dunkel ist, wenn wir die nämlich elektrifizieren, Kinder zu produzieren“.  Nachdem er dadurch medial in die Kritik geriet, entschul-
digte er sich und teilte mit, dass er seine Rede bedauere. Doch es gab für ihn keinerlei weitere Konsequenzen, er wurde aus keinem 
seiner Ämter enthoben. Günther Nooke, 60, studierter Physiker, CDU- Mitglied und seit April 2010 persönlicher Afrikabeauftrag-
ter der Bundeskanzlerin für wirtschaftliche Zusammenarbeit und Entwicklung äußerte sich in einem Interview mit der Berliner 
Zeitung im Oktober 2018 wie folgt: „Auf der anderen Seite hat die Kolonialzeit dazu beigetragen, den Kontinent aus archaischen 
Strukturen zu lösen. Experten, auch Afrikaner, sagen: Der Kalte Krieg hat Afrika mehr geschadet als die Kolonialzeit“. Weitere 
Aussagen waren: „Das hat mit Clan-Strukturen zu tun, der Rolle von Stammesführern, der Vielzahl an Ethnien und tradierten Ver-
haltensweisen“, oder „In Niger bekommen die Frauen im Schnitt 7,3 Kinder, die Männer hätten gern elf!“ Auch die Aussagen von 
Günther Nooke sorgten allgemein für Kritik und Aufsehen, doch Konsequenzen in Form einer Amtsversetzung oder ähnliches gab 
es nicht. Obwohl die große Koalition nach ihrer Wiederwahl die Beziehung zur Afrikanischen Union und ihren Mitgliedern verbes-
sern wollte, scheint es absurd, dass sich ein Beauftragter um die Beziehungen zu 55 Staaten, mit 1,3 Milliarden Einwohnern und 
über 2000 Sprachen, von denen 50 jeweils von über einer Millionen Menschen gesprochen werden, kümmern soll.
Zwei Beispiele, die verdeutlichen, wie stark diskriminierendes und vorurteilsbehaftetes Gedankengut in Wirtschaft und Politik, 
dem Prozess einer kulturellen Entwicklung im Weg stehen kann.

Am 8. und 9. Juli 2019 veranstalteten der UNESCO Chair in Cultural Policy for the Arts in Development und das Center for World 
Music der Universität Hildesheim zusammen mit der Bundesakademie für kulturelle Bildung eine Konferenz in Wolfenbüttel zum 
Thema: „The Role of the Artist in Processes of Transformation. Cultural Policy and Sustainable Development“. Teilnehmer_innen 
aus Marokko, Ghana, Deutschland, Nigeria, Kamerun, Dänemark, Libanon, Ägypten und Belgien diskutierten zwei Tage die deut-
schen Diskurse zu Afrika im Kontext der Vermächtnisse der Kolonialzeit, Kulturpolitik aus der Perspektive des globalen Südens, 
neue Beziehungen afrikanisch-europäischer Kooperationen sowie insbesondere die Musikpraxis und das Reflektieren und Fördern 
des kulturellen Wissens und kulturelle Ausdrucksformen im Kontext von Identitäten, sowie kulturelle Entwicklungen und Sozio-
kultur als Schlüssel für eine nachhaltige Entwicklung. 
Unter Berücksichtigung dieser Inhalte, haben die Teilnehmer_innen gemeinsam kulturelle Rahmenbedingungen für einen nachhal-
tigen kulturellen Entwicklungsprozess diskutiert und kulturpolitische Perspektiven formuliert. Es wurde deutlich, dass Kulturelle 
Bildung oft ein Spiegelbild der Gesellschaft und ihrer Bedürfnisse abbildet und Teil eines Wandels sein kann. Eine Aufbruchsstim-
mung ist spürbar, eine befreite Energie, die es zu nutzen und zu übertragen gilt. Partizipation kann dafür wichtiger Türöffner sein. 
Denn der afrikanische Kontinent bietet eine Menge an Diversität und das Potenzial von kultureller Souveränität, exemplarisch für 
den gesamten globalen Süden. Man muss dem nur zum Durchbruch verhelfen, in dem die Kulturschaffenden die Bevölkerung mit 
einbeziehen, Gemeinschaften bilden, um kulturell aktiv zu sein, verbunden mit der Ermutigung, anders zu sein, Infrastrukturen zu 
verbessern. 

Die Tönnies und Nookes sind dabei die reaktionären Kräfte und richten mit ihren rassistischen Äußerungen einer deutschen 
Afrikapolitik, die zur Selbstermächtigung beitragen soll. Die Wolfenbütteler Tagung war ein gelungenes Beispiel dafür wie der 
Nord-Süd-Dialog verlaufen kann, gemeinsam, auf Augenhöhe und mit der gehörigen Portion Respekt. Das Wie in der Kulturpoli-
tikforschung wäre auch weiterhin zu untersuchen.

Fabian Kupfer studiert „Literarisches Schreiben und Lektorieren“ in den Kulturwissenschaften der Universität Hildesheim und verfasste eine Hausarbeit zum 
Seminar von Prof. Dr. Wolfgang Schneider „Programmatic Discourses of the UNESCO about Development, Diversity and Sustainability“ 

Culture is often attributed a major role in sustainable development. Task of cultural policy is therefore to create and support 
structures that promote mobilization of creativity of people and thus ensure welfare, innovation and pluralism. Societies in 
Africa are facing challenges like ethnic and religious conflicts, social marginalisation and displacement, among others. In 
this context, artistic practices can contribute in fostering social cohesion and participation which leads to more peaceful 
coexistence and the creation of pluralistic societies. The conference „The Role of the Artist in Processes of Transformation“ at 
the Federal Academy for Cultural Education investigates in sustainable developments by addressing the following questions: 
What are the definitions of an arts and culture based sustainable development? In which way can artists provide solutions 
for societies in transformation and fragile contexts? What new mechanisms of international cultural relations and policies are 
needed for a change in European-African cooperation? 

//   AUSWÄRTIGE KULTURPOLITIK

SIEBEN AUF EINEN STREICH
EIN PRODUKTIVES JAHR FÜR PROMOTIONEN

2019 war ein produktives Jahr für Promotionen am Institut für Kulturpolitik der Universität Hildesheim; ins-
gesamt sieben Doktorand_innen von Professor Dr. Wolfgang Schneider konnten ihre Forschungsarbeiten mit 
bestandener Disputation beenden: Johannes Crückeberg, Beate Kegler, Katharina Schröck, Jennifer Emm-
rich, David Maier, Meike Lettau und Joscha Schaback. Und gleich zu Beginn des Jahres 2020 war es zudem 
Nicola Scherer-Henze, die ihre Dissertation erfolgreich verteidigt hat. Die Publikationen dazu sind auf dem 
Markt oder werden derzeit noch für diesen vorbereitet. 

Johannes Crückeberg: Künstlerresidenzen. Zwischen Cultural Diplomacy und Kulturpolitik. Springer, Wiesbaden 
2019, 189 Seiten, 44,99 Euro
Künstlerresidenzen gelten sowohl als Aushängeschild einer zeitgemäßen dialogisierenden Auswärtigen Kul-
turpolitik als auch als Bausteine einer modernen individuellen Künstlerförderung. Johannes Crückeberg stellt 
die unterschiedlichen Aspekte des kulturpolitischen Instruments Künstlerresidenzen erstmals zur Diskussion, 
liefert anhand der Forschungen repräsentative Auskünfte über Stärken und Schwächen und beleuchtet die 
Erkenntnisse kritisch. Der Autor zeigt auf, welche Funktionslogiken im Spannungsfeld zwischen Kultur- und 
Außenpolitik greifen.

Jennifer Emmrich: Auswärtige Kulturpolitik messen? Evaluation als Steuerungsinstrument im Handlungsfeld 
„Kultur und Entwicklung“ des Goethe-Instituts. Olms, Hildesheim 2019, 204 Seiten, 9,20 Euro
Im Zuge der voranschreitenden Globalisierung und weltweiter politischer und gesellschaftlicher Veränderun-
gen steht die Auswärtige Kultur- und Bildungspolitik vor neuen Herausforderungen und Chancen. Seit 2005 
nehmen sich die deutschen Mittlerorganisationen der Auswärtigen Kultur- und Bildungspolitik vermehrt dem 
Thema „Kultur und Entwicklung“ an. Kunst- und Kulturprojekte werden als Entwicklung befördernde Maß-
nahmen betrachtet. Das Etablieren solcher Projekte im Feld der Entwicklungszusammenarbeit führt auch zu 
einem erhöhten Legitimationsdruck für die Mittlerorganisationen. Für Kunstprojekte im Handlungsfeld „Kul-
tur und Entwicklung“ der deutschen Auswärtigen Kulturpolitik stehen systematische Evaluierungen aus. In 
Wissenschaft und Praxis existiert bisher kein Modell zur Wirkungsbeurteilung solcher Projekte. Im Rahmen 
dieser Forschung werden nachteilige und begünstigende Faktoren für Evaluationen diskutiert. 

David Maier: Auswärtige Musikpolitik. Konzeptionen und Praxen von Musikprojekten im internationalen 
Austausch. Springer, Wiesbaden 2020
David Maier (im Selfie oben zwischen Doktormutter Prof. Dr. Raphaela Henze von der Hochschule Heilbronn 
und Doktorvater) liefert ein umfassendes Werk mit erstmaligen Einblicken in die Auswärtige Kulturpolitik. 
Das hat man so noch nicht gelesen, von dem kann man nun wissen und lernen. Auswärtige Musikpolitik 
wird definiert und durch die Analyse der Praxen reflektiert – im Kontext von Außenpolitik und Kulturpolitik. 
Internationales Kulturmanagement wird differenzierter dargestellt und erhält mit dem Begriff des Auswär-
tigen Kulturmanagements eine Spezifizierung. David Maier kennt sich bestens aus. Er war selbst mehrmals 
Kulturmanager und Musiker im Auftrag von Mittlerorganisationen im Ausland tätig. Er generiert aus den 
Experteninterviews Material für die Auseinandersetzung um eine permanente Reform der Kulturarbeit im 
Dienste der Außenpolitik und weiß dies auch in der Ergebnissicherung zu pointieren. Seine rund zwei Dutzend 
Erkenntnisse sind geprägt von einem kulturpolitischen Potential, das die Akteure nutzen können, um die 
Zukunft von Auswärtiger Musikpolitik weiterzuentwickeln.
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RESTITUTION ALS KULTURPOLITISCHER 
AUFTRAG
EIN PRÄSIDENT, EINE REDE UND IHRE FOLGEN
Von Hagen Gersie

In einem Hörsaal der Université de Ouagadougou in Burkina Faso hielt der französische Staatspräsident Emmanuel Macron am 
28. November 2017 eine Rede. Sie sollte die neue ‚Afrikapolitik‘ Frankreichs skizzieren, wobei Macron bereits mit seinen ersten 
Worten einen Wandel auszudrücken versuchte: „Ich bin auch nicht hierhergekommen, um Ihnen zu sagen, was die Afrikapolitik 
Frankreichs ist, wie es einige behaupten. Denn es gibt keine Afrikapolitik Frankreichs mehr.“ Rhetorisch setzte er diesen Wandel 
vor allem in zwei kurzen Minuten der mehr als anderthalbstündigen Minuten Rede fort, die für großes kulturpolitisches Aufse-
hen sorgten. Er forderte er im Rahmen einer „gemeinschaftlichen und zukünftigen Vorstellungswelt“ mit frankophonen Ländern 
Afrikas: „Ich will, dass in fünf Jahren die Bedingungen für die vorübergehende oder endgültige Rückgabe des afrikanischen Erbes 
an Afrika erfüllt sein werden.“

In logischer Konsequenz zu dieser Aussage beauftragte Macron die französische Kunsthistorikerin Bénédicte Savoy und den se-
negalesischen Ökonomen Felwine Sarr einen Bericht anzufertigen. Dieser sollte die Aktionen herausarbeiten, die nötig seien, um 
innerhalb von fünf Jahren die Voraussetzungen zu schaffen, afrikanisches Kulturerbe (dauerhaft oder temporär) zu restitutieren. 
Im November 2018 übergaben die beiden Wissenschaftler ihren Bericht. Darin fordern sie aus- und nachdrücklich die Restitution 
von Kulturgütern. Sie sehen in diesen Prozessen die Möglichkeit „eine neue Seite der Geschichte“ zu schreiben. Schon aus dem 
Titel des Berichts wird deutlich, dass Restitution für die beiden nur Symbol einer größeren Veränderung sein kann: „Bericht über 
die Restitution von afrikanischem Kulturerbe. Für eine neue Ethik der Beziehungen“.

RESTITUTION ALS SYMBOLWIRKUNG
Um nachzuvollziehen, warum Restitutionen für Sarr/Sa-
voy eine solche Strahlkraft haben können, die eine neue 
„Ethik der Beziehungen“ nach sich zieht, muss man sich 
die Argumente für Restitutionen ansehen.  Die histori-
sche, psychologische und politische Wahrnehmung sei 
eine der großen kollektiven Herausforderungen Europas 
im 21. Jahrhundert,  Anerkennung und Aufarbeitung der 
kolonialen Vergangenheit, „die nicht vergangen ist“, gelte 
es endlich anzugehen. In Kriegen, Strafexpeditionen und 
während der Besatzungen wurden Kulturgüter geraubt, 
gestohlen, erpresst und weit unter Wert gekauft. Europäi-
sche Museen sind heute die öffentlichen Archive dieser ko-
lonialen Vergangenheit. Es wird geschätzt, dass sich rund 
90 bis 95 Prozent des kulturellen Erbes Afrikas in Ländern 
des globalen Nordens befinden. 

Es geht beim Nachdenken über Restitution nicht nur um 
vergangene Ausbeutungen, sondern vor allem um ein „Brü-
ckenschlagen in Richtung gerechterer Beziehungen in der 
Zukunft“. Restitutionen sollten nicht versuchen, eine weit 
entfernt liegende Vergangenheit zu rekonstruieren. Das 
Unrecht, das geschehen ist und nach wie vor geschieht, 
ist vielschichtig. Zum einen dient(e) gestohlene Kunst als 
Erniedrigung, als eine absolute Machtdemonstration. Zum 
anderen beraubt es die Bestohlenen der Möglichkeit ihre 

After a landmark speech in Burkina Faso in 2017 French president Emmanuel Macron ordered Félwine Sarr and Bénédicte 
Savoy to write a report on how to make restitution of African cultural objects possible within five years. This text takes a look 
at the findings of the report and what actions the French government has taken so far in that regard. What are its motives?

Provenienzforschung in Hildesheim. Plakat zur 
Ausstellung im Roemer- und Pelizäus-Museum 

Aus Benin in Bristol: Eine der berühmten und tech-
nisch hoch avancierten Benin-Bronzen, zur Zeit im 

britischen Bristol Museum. 

Kultur weiterzuvermitteln, ihre Traditionen kennenzulernen. 
Kulturgutraub führt zur Entmenschlichung und kann dann als 
Begründung weiterer Gräueltaten dienen. Restitution ist also 
auch ein Weg, die menschliche und kulturelle Identität der 
entgegennehmenden Gesellschaften symbolisch anzuerken-
nen; eine menschliche Identität, die ihnen historisch vielfach 
aberkannt wurde. So sind Restitutionen ein Weg in neue Be-
ziehungen einzutreten und zu reparieren, was zerstört wurde. 

EINE ENTSCHULDIGUNG FÜR DIE VERBRECHEN DER 
KOLONIALZEIT BLEIBT AUS
Im Großteil seiner Rede sprach Macron von anderem. Er hob 
die Bande hervor, die Frankreich mit Afrika teile: „Frankreich 
unterhält mit Afrika ein unvergängliches historisches Band, 
voller Leid, Zerreißung, aber auch so oft eines der Brüder-
lichkeit und gegenseitigen Hilfe.“ Eine Entschuldigung für die 
Verbrechen der Kolonialzeit und damit eine Übernahme der 
Verantwortung erfolgte nicht. Er kündigte an: „Ich will, dass 
Afrika eine Priorität der französischen Wirtschaftspolitik ist.“ 
Die freundschaftlichen Bande, von der er spricht, ist eine 
wirtschaftliche. Es gelte, den Einfluss in und auf Afrika mit 
allen Mitteln zu stärken. In ihrem Bericht warnen Sarr/Savoy 
vor ‚falschen‘ Motiven: „Warum also restituieren? Handelt 
es sich für die Franzosen darum, ‚sperrige’ Sammlungen zu 
reduzieren und sich für geringe Kosten ihrer schweren Kolo-
nialvergangenheit zu entledigen […]? Darum, den symboli-
schen Raum als Werkzeug der soft power zu nutzen, um das 
Bild Frankreichs gegenüber der afrikanischen Jugend ‚wieder 
aufzuwerten‘? […] Oder handelt es sich darum, mitzuhelfen 
eine verhinderte Erinnerung wiederzugeben, um dadurch 
eine neue Ethik der Beziehungen zwischen den Völkern zu 
etablieren?“

Kurz nach Übergabe des Sarr/Savoy-Berichts kündigte 
Macron an, 26 Bronzen, die im Musée du Quai Branly-Jac-
ques Chirac stehen, an die Republik Benin zurückzugeben. 
Zudem schlug er vor, im April 2019 ein Zusammentreffen in 
Paris mit europäischen und afrikanischen Partnern abzuhal-
ten, um an einer neuen Beziehung und einer neuen Austausch-
politik zu arbeiten. War das der Startschuss für die Umsetzung 
des vom Bericht vorgeschlagenen Drei-Phasen-Plans? 
Wohl kaum. Die Konferenz, die im April 2019 stattfinden 
sollte, wurde auf Eis gelegt. Die mit Übergabe des Berichts 
versprochene Restitution ist nach wie vor nicht vollzogen. 

Kulturpolitik in Frankreich und in der EU muss aber die 
Möglichkeit nutzen, der Macht von Eurozentrismus und kul-
tureller Überlegenheit entgegen zu wirken und einen Dialog 
starten. Es könnte eine gemeinsame Suche und Anerkennung 
anderer kultureller Identitäten mit sich bringen. Sarr/Savoy 
schreiben, dass die Objekte, um die es geht, inzwischen 
polyphon geworden sind, sich ihre Bedeutung transformiert 
haben und ihre afrikanisch-europäische Geschichte als Aus-
gangspunkt dienen kann: für eine neue Form der internatio-
nalen Beziehungen. 

Hagen Gersie studiert Kulturwissenschaften und ästhetische Praxis in der 
Variante Kulturpolitik im internationalen Vergleich an der Stiftung Univer-
sität Hildesheim und verfasste im Sommersemester 2019 eine Hausarbeit 
im Seminar „Dekolonialisierung. Provenienz und Restitution als kulturpoli-
tische Aufgabe“ von Prof. Dr. Wolfgang Schneider
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COTUTELLE EXCEPTIONNELLE
DAS DEUTSCH-FRANZÖSISCHE PROMOTIONSKOLLEG
„KULTURVERMITTLUNG / MÉDIATION CULTURELLE DES ARTS“ 
Von Antonia Blau, Dorothea Lübbe und Marie Urban

Die Forschungskooperation zwischen der Universität Hildesheim und der Université Aix-Marseille geht auf die Einrichtung eines 
gemeinsamen deutsch-französischen Studiengangs in „Kulturvermittlung / Médiation culturelle des arts“ im Jahr 2001 zurück. 
Dank der Förderung durch die Deutsch-Französische Hochschule und den beständigen Austausch mit unseren Partnern in der 
Provence, Professor Yannick Butel und Dr. Gilles Suzanne, dauert diese Zusammenarbeit nun schon fast zwei Jahrzehnte an und 
wurde im Jahr 2013 durch die Einrichtung eines deutsch-französischen Promotionskollegs gekrönt.

Die Themen der Doktorand_innen bewegen sich um Theater und Film, um Kulturinnen- und Kulturaußenpolitik, um Entwicklun-
gen einer zivilgesellschaftlichen Selbstverständigung über kulturelle Vielfalt. Ihre kultursoziologischen sowie gesellschaftspoliti-
schen Beobachtungen und Analysen reichen geographisch von Brasilien, über Frankreich, Belgien, nach Deutschland, in das östli-
che Europa und bis in den Mittelmeerraum (Tunesien, Libanon, Palästina). Inhaltlich beschäftigen sie sich mit Fragen der Identität 
in Europa, Formen der Erinnerung und Stadtentwicklungsprozessen sowie mit dem Einsatz neuer Technologien und diskutieren 
die notwendigen Konsequenzen in den Künsten. Um das weite Spektrum der behandelten Themen in einem Wissenskomplex 
zusammenzufassen, publizierten die zwei Partneruniversitäten im Jahr 2019 den deutsch-französischen Band „Dispositive der 
Transformation. Kulturelle Praktiken und künstlerische Prozesse – Dispositifs de transformation. Pratiques culturelles et proces-
sus artistiques“. Die Herausgeber_innen und Beiträger_innen dieser Publikation beschäftigen sich sowohl theoretisch als auch an-
hand konkreter Fallbeispiele mit dem Gegenstand der Transformation am Beispiel kultureller Praktiken und künstlerischer Prozesse.

Das internationale Promotionskolleg ist eingebettet in Lehre und Forschung des UNESCO Chair „Cultural Policy for the Arts in De-
velopment“ des Instituts für Kulturpolitik der Universität Hildesheim und wurde von Anfang an von Lehrstuhl-Inhaber Professor 
Wolfgang Schneider geleitet. Mit Beginn der neuen Akkreditierungsperiode übernimmt Professor Julius Heinicke den Vorsitz des 
deutsch-französischen Promotionskollegs. 

Eine universitäre Zusammenarbeit zwischen zwei sich komplementierenden, aber in ihrer Beschaffenheit doch unterschiedlichen 
Systemen wäre nicht erfolgreich, ohne eine Person, die ständige Ansprechpartner_in für die Studierenden und Doktorand_innen 
ist, die barrierefreie Kommunikation zwischen allen Kooperationspartner_innen ermöglicht und sich für innovative Ideen in der 
Ausgestaltung des Wissenstransfers und der Zusammenarbeit engagiert. Das Institut für Kulturpolitik möchte sich auf diesem 
Wege herzlich bei Theresa Bärwolff bedanken, die viele Jahre lang als Programmbeauftragte für den Deutsch-französischen Mas-
ter sowie für den gleichnamigen PhD-Track tätig war. Ebenso herzlichst ist Michèle Brand zu danken, die diese Aufgabe im Jahr 
2019 als Elternzeitvertretung übernahm. Zu begrüßen ist Pia Wagner, die sich seit diesem Sommersemester als neue Beauftragte 
für die deutsch-französischen Programme engagiert.

The research cooperation between the University of Hildesheim and the Aix-Marseille Université goes back to the establish-
ment of a joint French-German degree in "Cultural mediation / Médiation culturelle des arts" in 2001. Thanks to the support 
of the Deutsch-Französische Hochschule and the ongoing exchange with our partners in Provence, this cooperation has now 
lasted for almost two decades and led to the creation of a French-German PhD Track in 2013.

DIE KUNST DER DEKOLONISIERUNG 
THEORIE UND PRAXIS DEUTSCH-FRANZÖSISCHER KULTURARBEIT IN PALÄSTINA
Von Antonia Blau

Die deutsche Auswärtige Kulturpolitik (AKP) soll strategisch neu ausgerichtet werden. In Vorbereitung auf das Jahr 2020, das 
100 Jahre Kulturabteilung des Auswärtigen Amtes und 50 Jahre moderne AKP, begründet von Staatsminister Ralf Dahrendorf, 
markiert, diskutierten Mittler_innen und die interessierte Öffentlichkeit über Zustand und Sinn der deutschen AKP. Globalisierung 
und Europäisierung einerseits sowie das verstärkte Aufkommen von Identitätspolitik und Finanzierungsengpässen andererseits, 
zwingen zu einer inhaltlichen, organisatorischen und finanziellen Neuausrichtung kulturpolitischen Handelns. Das Gleichge-
wicht im Akteursdreieck zwischen Staat, Gesellschaft und Markt verschiebt sich. In der Diskussion werden die Chancen der 
deutsch-französischen Zusammenarbeit hervorgehoben: Anfang 2019 wurde die Errichtung gemeinsamer deutsch-französischer 
Kulturinstitute in Erbil, Bischkek, Rio de Janeiro und Palermo bekanntgegeben. Inspiration dafür war das deutsch-französische 
Kulturzentrum in Ramallah, in dem Franzosen und Deutsche seit 2004 gemeinsam arbeiten.

Die Doktorarbeit untersucht am palästinensischen Beispiel, wie sich eine zeitgemäße Kulturpolitik über bilaterale Ansätze hinaus 
transnational denken ließe, um auf die längst grenzübergreifende Realität des Kultur- und Kunstsektors adäquat reagieren und 
sie kreativ gestalten zu können. Internationale Koproduktionen nehmen in den verschiedenen Kunstsparten seit Jahrzehnten zu. 
Künstler_innen und Kulturakteur_innen sind heute Teil einer hypermobilen Elite, die global vernetzt ist, in mehreren Sprachen und 
vielen Orten zu Hause ist. Historisch gewachsene Machtstrukturen sowie aktuelle ökonomische, technologische, politische und 
ökologische Entwicklungen bestimmen den Aktionsradius, der Künstler_innen und Kulturakteur_innen zur Verfügung steht und 
der extreme lokale Unterschiede aufweist.

DEUTSCH-FRANZÖSISCHE KOOPERATIONEN DER ASYMMETRIE
Die deutsch-französischen Beziehungen dienen als erfolgreiches Beispiel dafür, wie Kulturbeziehungen zu Verständigung und 
Versöhnung nach den Gräueln des Zweiten Weltkriegs beitragen konnten. Sie gelten bis heute als Motor in multilateralen Gremien 
wie der Europäischen Union. Das couple franco-allemand wird zu seinem Wirken an einem dritten Ort – in Palästina  – befragt 
unter Berücksichtigung der Herausforderungen, die der lokale Kontext bietet. An diesem Beispiel wird deutlich, wie geopolitische 
Realitäten, das koloniale Erbe, ungleiche Machtverhältnisse und die Begrenztheit natürlicher Ressourcen im Sinne einer „Kultur 
der Nachhaltigkeit“ (Merkel und Möller 2017) und einer „Fair Cooperation“ (Hampel 2015) in der Neukonzeption Auswärtiger Kul-
turpolitik als transnationale Kulturbeziehungen Berücksichtigung finden können.

Ausgehend von den deutsch-französischen histoires croisées, die eine gemeinsame Geschichte der beiden Länder schreiben, soll 
die Dichotomie zwischen dem „Westen“ und dem „Rest“ (Hall 1992) hinterfragt werden. Allerdings wird durch das Aufzeigen der 
Verbundenheit der Welt keine Gleichheit impliziert und bestehende Asymmetrien im Zugang zu Macht, Geld und Technik werden 
mitgedacht. Sowohl im geopolitischen Kräfteverhältnis als auch in Fragen des Klimawandels sind die Ausgangspositionen zwi-
schen den heute als Globaler Norden und Globaler Süden beschriebenen Weltregionen alles andere als gleichberechtigt. 

TRANSNATIONALE KULTURBEZIEHUNGEN
Palästinensische Kulturakteur_innen und Künstler_innen gehen mit diesen Rahmenbedingungen um und entwickeln innovative 
Ansätze, die als transnationale Kulturbeziehungen beschrieben werden können. Damit tragen sie zur Konstruktion eines zeitge-
nössischen palästinensischen Narratives bei, das in westlichen Medien und im öffentlichen Diskurs oft zu kurz kommt. 

Transnationale Kulturbeziehungen können Machtasymmetrien, die sich in der geopolitischen Nutzung von Bildern niederschla-
gen, thematisieren und hinterfragen, um konstruktive und kreative Umgangsformen damit zu finden. Grundlegend dafür wäre, 
Individuen und Gruppen kulturelle Anerkennung und künstlerische Selbstermächtigung zu ermöglichen durch die Förderung von 
Kreativität, die Formulierung eigener Narrative und die Teilnahme an internationalen Diskursen. Kulturpolitik könnte damit gleich-
zeitig Ermöglicher und Ziel einer Kunst der Dekolonisierung sein.

LITERATUR: 
Hall, Stuart (1992): „The West and the Rest. Discourse and Power“. S. 275–320 in Formations of Modernity, herausgegeben von S. Hall und B. Gieben. 
Cambridge. 

Hampel, Annika (2015): Fair Cooperation. Partnerschaftliche Zusammenarbeit in der Auswärtigen Kulturpolitik. Wiesbaden.

Merkel, Christine M. und Lutz Möller (2017): "Nachhaltigkeit und Kultur. Die Vielfalt kultureller Ressourcen für die Nachhaltigkeitsstrategie heben". S. 107-122 
in Die Deutsche Nachhaltigkeitsdebatte. Wegweiser für eine Politik der Nachhaltigkeit, herausgegeben von G. Michelsen. Wiesbaden.

Antonia Blau hat im Rahmen des deutsch-französischen PhD-Programms Kulturvermittlung an den Universitäten Hildesheim und Aix-Marseille bei den 
Professoren Wolfgang Schneider und Yannik Butel promoviert. Seit 2011 arbeitet sie in verschiedenen Positionen beim Goethe-Institut, derzeit als Leiterin des 
EU-Büros des Goethe-Instituts Brüssel.

Sie war die engagierte Vermittlerin in der deutsch-
französischen Zusammenarbeit mit der Universität in 

Marseille: Theresa Bärwolff, hier bei der Verabschiedung 
in den Mutterschutz. Anfang diesen Jahres wechselte 
sie nach ihrer Elternzeit an die Universität Göttingen. 
Das Team des Hildesheimer Instituts für Kulturpolitik 

hat ihr viel zu verdanken; denn das Ziel der Internatio-
nalisierung und selbst bilaterale Studiengänge bedürfen 

der besonderen Pflege. Theresa Bärwolff hat in diesem 
Zusammenhang viel erreicht!
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EUROPERA – ZEITGENÖSSISCHES MUSIKTHEATER IN DEUTSCHLAND 
UND FRANKREICH 
EINBLICKE ZU ZEITGENÖSSISCHEN PERSPEKTIVEN AUF KÜNSTLERISCHE INNOVATION 
UND KULTURPOLITIK
Von Dorothea Lübbe

Die gegenwärtige Transformation im Musiktheater ist entscheidend geprägt durch die neuen Macher_innen. In Europa lassen sich 
seit Ende des 20. Jahrhunderts Entwicklungen vielfältiger neuer musikalischer Bühnenformen und theatraler Musikformen beob-
achten: das zeitgenössische Musiktheater. Dieses bringt Neuerungen und Formen hervor, die sich gegensätzlich zu der Kritik an 
den tradierten Produktionsbedingungen und -verhältnissen von öffentlichen Musiktheaterbetrieben sowie am Regietheater und 
dem Genre selbst verhalten und dennoch vor großen Herausforderungen stehen. Hauptverantwortlich für diese Versuche sind die 
‚neuen Macher_innen’, die bestehende Konventionen aufbrechen. Diese Erkenntnis resultiert aus der Forschungsstudie „Europera. 
Künstlerische Innovation und Kulturpolitik von zeitgenössischem Musiktheater in Deutschland und Frankreich“, die die Kriterien 
„Innovation“ und „Zeitgenossenschaft“ an Fallbeispielen des zeitgenössischen Musiktheaters zu den Aspekten der relevanten 
kulturpolitischen, soziologischen und ästhetischen Parameter in Deutschland und Frankreich untersuchte.

MUSIKTHEATER – WOVON IST DIE REDE?
Der gegenwärtige Sprachgebrauch in der deutschen und französischen Sprache gibt keinen Konsens in der Betrachtung des 
Gattungsbegriffes zum Musiktheater. In Frankreich befindet sich der Diskurs um das „théâtre musical“ noch in den Anfängen. 
Dahingegen ist im deutschen Sprachgebrauch „Musiktheater“ breit verankert, jedoch in seiner Verwendung nicht eindeutig. Histo-
risch die Entwicklungen ab 1945 in Komposition, Bühnennutzung und der Darstellungsform skizzierend, wird sich ausgewählten 
Beispielen ab 2015 gewidmet. Ausgehend von der statistisch belegten Konstatierung über die Stagnation des Repertoires wird 
dargestellt, wie und unter welchen Bedingungen neue Formen hervorgebracht werden. 

DIE NEUEN MACHER_INNEN
Es sind die „neuen Macher_innen“, die für die Musiktheaterlandschaft die künstlerischen Neuerungen und Entwicklungen des 
Genres Musiktheater maßgeblich voranbringen und neue Strömungen sichtbar werden lassen – Zusammenschlüsse wie Kollekti-
ve (z.B. Hauen und Stechen), Ensembles (z.B. La Cage) und Netzwerke (z.B. Zeitgenössisches Musiktheater Berlin) sowie einzelne 
Entscheidungsträger an Institutionen (z.B. Oper Halle, Nouveau Théâtre de Montreuil). Neukompositionen, projektförmiges Arbei-
ten aber vor allem auch ein neues Materialarrangement (wie z.B. der Komponist Johannes Kreidler in seiner Uraufführung 2018 
von „Mein Staat als Freund und Geliebte“ an der Oper Halle zeigt), bestimmen das künstlerische Schaffen.

DER RAUM FÜR NEUSCHÖPFUNGEN
Deutlich zeigt die Studie, dass für die Entstehung von Neuschöpfungen die Aufführungs- und Produktionsorte von hoher Bedeu-
tung sind. Die hier beschriebenen Entwicklungen finden nahezu ausschließlich abseits der herkömmlichen Bühnen statt. Finden 
sich in Deutschland noch vereinzelt Opernhäuser, die Räume für Entwicklungen und Experimente des zeitgenössischen Musikthe-
aters zur Verfügung stellen (z.B. die Tischlerei der Deutschen Oper Berlin) und eigenständige Reihen veranstalten (z.B. Oper Halle 
mit ihrem performativen Diskurs „Das Kunstwerk der Zukunft“), ist es in Frankreich nahezu nur die freie Szene, in der die Entwick-
lungen zu verzeichnen sind.

TRANSFORMATION BRAUCHT REFORM
Obwohl in den letzten Jahren beachtliche künstlerische Formen entstanden sind, bleiben die existenziellen Schwierigkeiten der 
„neuen Macher_innen“ weiterhin bestehen und zeigen die Notwendigkeit für kulturpolitische Veränderungen sowie die Dringlich-
keit nach Kooperationen zwischen den Institutionen und den Akteur_innen selbst sowie auf europäischer Ebene. Hier befindet 
sich die Förderpolitik in einem absoluten Notstand.

Dorothea Lübbe ist Regisseurin, Musikvermittlerin und promovierte Kulturwissenschaftlerin in „Kulturwissenschaften und ästhetische Praxis“ an der Uni-
versität Hildesheim und „Médiation Culturelle de l’Art“ an der Universite Aix-Marseille. Sie ist Mitglied des Interims-Leitungsteam und Leiterin der Abteilung 
Vermittlung & Community am Theater an der Parkaue. 

DOKUMENTARISCHE EXPERIMENTE IN DER THEATERARBEIT 
ARBEITSPROZESSE, REALITÄTEN, DRAMATURGIEN UND POLITISCHE DIMENSIONEN 
DES DEUTSCHSPRACHIGEN THEATERS HEUTE
Von Marie Urban

Seit Anfang der 2000er Jahre steht der Begriff "Realität" im Mittelpunkt vieler Theaterdebatten im deutschsprachigen Raum, 
aber auch darüber hinaus. Das Reale sei unter anderem durch die digitale Revolution schwer fassbar geworden, welche unser Ver-
hältnis zu den Medien, zur Repräsentation und letztendlich zur Realität verändert. Welche Strategien werden von Künstler_innen 
heute entwickelt, um die Wirklichkeit einzufangen, zu erkunden und zu erforschen? Von welchem Konzept von Realität gehen die 
Künstler_innen aus? Wie können wir Realität noch darstellen, wenn sie sowohl eindringlich als auch schwer fassbar ist? Welche 
Rolle spielt dann die Fiktion? 

Die Anzahl an Theater- und Performanceprojekten mit dokumentarischen Ansätzen ist in den letzten Jahren im deutschsprachi-
gen Raum zunehmend gestiegen. Verschiedene Formen dessen, was einige als „Theater des Realen“, als „dokumentarisches The-
ater“ und „Recherchetheater“ bezeichnen, finden  sich derzeit in Deutschland wieder. Dabei wird eine Verbindung zwischen den 
Kunstformen und deren Entstehungskontext sichtbar, insbesondere im Rahmen von „dokumentarischen“ Recherchen. Der Begriff 
„dokumentarisch“ wird sowohl für Aufführungen, die auf der Benutzung vieler Dokumente basieren, als auch für partizipative oder 
kollektive kreative Prozesse verschiedener Art verwendet. 

Die künstlerischen Ansätze und gegenwärtigen Praktiken, die in dieser Arbeit beschrieben werden, zeichnen sich durch die Durch-
führung von investigativen Recherchen zu politischen und gesellschaftlichen Themen aus. Sie basieren oft auf gemeinsamen Er-
fahrungen der Beteiligten und kollektiven Auseinandersetzungen im Probenprozess (Common Ground von Yaël Ronen, Testament 
von Schubladen, Ibsen: Gespenster von Markus&Markus etc.). Die Doktorarbeit geht von der These aus, dass neue soziale Räume 
mittels kollektiver Arbeitsformen geöffnet werden, die sowohl ästhetische als auch gesellschaftliche Transformationsprozesse er-
zeugen.Es geht darum, die ästhetischen Transformationen der untersuchten „realen“ Materialien (referenziellen Quellen) wie z.B. 
Lebensberichte und journalistische Recherchen bei deren Übergang auf die Bühne zu beobachten. Es wird davon ausgegangen, 
dass die für die Bühne transformierten Quellen es ermöglichen, Geschichtsschreibungen zu hinterfragen und Identitäten in Bewe-
gung zu präsentieren. Die Grenze von Theater und gesellschaftlicher Wirklichkeit und das Konzept von Repräsentation werden in 
diesen Praktiken in Frage gestellt. 

EINIGE MERKMALE NEUER DOKUMENTARISCHER PRAKTIKEN
Praktiken der Recherche, des Erforschens sozialer Situationen oder des Experiments, ähneln wissenschaftlichen Methoden des 
Untersuchens, Experimentierens und Entdeckens. Dabei zeigt sich ein neuer Ansatz, Kunst und Forschung in der aktuellen doku-
mentarischen Praxis zu verbinden und Methoden aus anderen Disziplinen zu übernehmen. 

Die Beziehung zwischen Realität und Fiktion, die sich in einigen dokumentarischen Praktiken heute zeigt, versucht eine poetische 
Beziehung zwischen dem Sichtbarem und dem Verborgenen herzustellen. Die Durchlässigkeit zwischen Fiktion und Realität im 
heutigen Theater generiert Wissen und stellt die Beziehung zwischen Individuum und Kollektiv dabei in Frage. 

Durch die heutigen dokumentarischen Praktiken findet eine Umkehrung statt: Es ist keine dramatische Fiktion, die die Realität auf 
die Bühne bringt, sondern es sind die Geschichten der Zeug_innen, die eine neue Anordnung des Wissens produzieren. 
Angesichts der Untersuchung einiger dokumentarischer Praktiken wird deutlich, dass es zu einer Erneuerung der politischen 
Dimension des Theaters kommt, zu der in erster Linie die Praxis gehört. Aber das reicht nicht aus. Diese Praxis muss eine Form 
finden, die in einer dynamischen Beziehung zum Inhalt steht. Eine Form, die von ganz neuen Erfahrungen des Prozesses in einem 
strukturierten szenischen Dispositiv berichten kann. Eine Dramaturgie, die die Dialektik in Frage stellt, zwischen individueller 
Erfahrung und einer komplexen, globalisierten Welt und von dem Bild, das sie reflektiert. Deshalb scheint es notwendig zu sein, 
Disziplinen zu vermischen und Normen zu erschüttern.

Marie Urban hat im Rahmen des deutsch-französischen PhD-Programms Kulturvermittlung an den Universitäten Hildesheim und Aix-Marseille bei Professor 
Yannick Butel und Professorin Annemarie Matzke promoviert. Außerdem arbeitet sie als Dramaturgin für die freie Szene u. a. mit den Regisseuren Adrian 
Figueroa und David Weber-Krebs.

Absolventinnen des Deutsch-französischen Promotionskollegs: 
Marie Urban , Antonia Blau, Dorothea Lübbe zusammen mit Doktorarbeit und Doktorvätern Prof. Dr. Yannick Butel und Prof. Dr. Wolfgang Schneider
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Everyone who is involved in the European Capital of Culture initiative enthuses about the positive transformation that is stimula-
ted by the wide-ranging, profitable and multifaceted effects of the process, be it during the application phase or in the wake of a 
city being awarded the coveted title for twelve months. The European Capital of Culture has become a strong driver of culturally 
influenced urban development, as demonstrated by the success of this EU initiative for promoting culture since its beginnings 
in 1985. It initially had more of a festival character, but over the years it has become a broader initiative that allows the cities 
involved to address their particular challenges in new ways through a culture-based, interdisciplinary strategy. Indeed, it has even 
exceeded the expectations of the European Commission, which recognises how, with little effort on its part, it has evolved into 
something that, every year, allows two cities from EU Member States to showcase their artistic and cultural life.

In recent years, there has been more publicity about the transformational potential of cultural policy. Such reflections are based 
on the idea of transformation as something that brings sweeping change and the reorientation of structures. The definition of 
sociology refers to the factual and temporal totality of the specific and relatively targeted processes of social change, and this can 
certainly also be applied to the cultural sector. Generally speaking, over recent years most cities have been faced with their share 
of challenges that require a transformational cultural policy: demographic change; an increasingly diverse and pluralistic society; 
digitalisation and globalisation; the changing ways that recipients of culture communicate and participate; the all-too-common 
stagnation of financial resources despite growing expenditure; new, often invisible cultural actors; a lack of network structures; 
and – despite a multitude of projects – the ongoing failure to anchor arts education within the overall infrastructure.

Since the European Capital of Culture initiative adopted its more ambitious form in the 21st century, many cities have embarked 
on the year-long application process to gain the title. In addition to the cultural programme, they have made great efforts to ad-
dress local issues such as urban development, business, social affairs, education and tourism. The focus is on questions about the 
need for transformation, which have to be answered as part of the application process. 

RUHR2010 AND MARSEILLE-PROVENCE 2013 AS EXAMPLES OF BEST PRACTICE?
In the introduction to her dissertation, Kristina Jacobsen, a Berlin-based expert on European Studies, writes: “Capitals of Culture provi-
de a framework for citizens to reflect on the role of their city in Europe, to ascertain their role and to engage with their identity through 
artistic actions on a small scale (in their local region) and on a large scale (Europe).” She examines the extent to which the criteria for 
awarding the title have resulted in successful actions that have changed and had a lasting impact on the city and society. While local 

politicians are always thinking about image and marketing, increasing tourist numbers,
creating new jobs in the cultural and creative industries, and other knock-on effects, Kristi-
na Jacobsen focuses on the intrinsic value of culture, as described in the EU’s 2014 resolu-
tion on European cultural policy. Using the examples of RUHR.2010 and Marseille-Proven-
ce (MP 2013), she examines cultural policy arrangements, cultural policy perspectives for 
further development, and the extent to which the concepts of the two Capitals of Culture 
contribute to the processes of transforming cultural policy in the cities involved.

The RUHR.2010 project based in Essen used the slogan “Vom Mythos zur Marke” (From 
the myth to the brand). Kristina Jacobsen is, therefore, correct when she states that 
this phrase involves a utilitarian understanding of culture as an instrument for achie-
ving economic goals. She criticises the inadequate involvement of local artists and the 
fact that, despite a low-price strategy, the project failed to attract the anticipated num-
bers of people who do not normally attend cultural events. And finally, the programme 
managers did not live up to their promises about making lasting improvements to the 
cultural infrastructure with regard to mobility.

FROM APPLICATION TO TRANSFOR-
MATION
WHICH CITY WILL BECOME THE EUROPEAN CAPITAL OF 
CULTURE 2025, AND WHAT DOES IT MEAN FOR CULTURAL 
POLICY IN GERMANY?
By Wolfgang Schneider

In retrospect, it is clear that both cities were keen to pursue a policy of transformation. The European Capitals of Culture in 2010 
and 2013 had the potential to stimulate changes in urban society, showcase their specific artistic features, and paint a self-portrait 
of their urban culture. They could have acted as testing grounds for trying out new ways of staging and participating in events.

The first fireworks have been lit in Galway, Ireland and Rijeka, Croatia to mark the start of this year’s European Capitals of Culture 
programmes. Meanwhile, the five German cities on the shortlist for 2025 are working on revising their bid book. On 12 Decem-
ber 2019, the EU jury announced that Chemnitz, Hanover, Hildesheim, Magdeburg and Nuremberg would go through to the next 
round, while Dresden, Gera and Zittau were eliminated. The final decision on which German city will be designated European 
Capital of Culture 2025 will be made on 23 September 2020.

KEY CRITERIA: SUSTAINABILITY AND FACILITATING PARTICIPATION
In the December 2019 issue of “Politik & Kultur”, journalist Sven Scherz-Schade devoted four pages to analysing the application docu-
ments and reported on the intended focal points of the cultural concepts. After extensive research he concluded that all the candidate 
cities have already taken significant steps that will benefit their culture and urban development in the years to come. This was also 
the aim of certain conferences on cultural policy that were held in the run-up to the decision. In the summer of 2017, cultural mana-
gers from the eleven candidate cities came together for the first time at the University of Hildesheim and – lo and behold – everyone 
was prepared to work together. Just a few months later, a meeting in Dresden was labelled a “battle between rivals”, but afterwards 
everyone in Chemnitz and Magdeburg was in fact working together to propagate the responsibility of local authorities and the federal 
states’ cultural policy and emphasise their importance in federal terms. A state that promotes culture has to face up to the challenges 
of the processes of transformation in its cities and regions and implement them by means of cultural concepts and budgets.

At a panel discussion organised by the University of Hildesheim’s Department of Cultural Policy at the Lower Saxony state office in 
Berlin in 2018, the German Cultural Council and the German Association of Cities and Towns unanimously called for greater federal in-
volvement, not just in 2025, but a permanent and comprehensive promotion of culture in urban and rural areas alike. The independent 
arts scenes in Germany’s candidate cities also had their say in order to ensure that the European initiative, which all too often tends 
to focus on large cultural organisations, was also accentuated in cultural politics as a German initiative. They demanded their right to 
have a voice, along with adequate funding and equal status with regard to funding vis-à-vis public institutions. The European Union’s 
European Capital of Culture 2025 initiative may, therefore, bring a breath of fresh air to the future viability of Germany’s cultural policy.

REFERENCES:
Wolfgang Schneider, Kristina Jacobsen (eds.): Transforming Cities. Paradigms and Potentials of Urban Development Within the European Capital of Culture. 
Olms Verlag, Hildesheim 2019

This contribution is based on an abridged article in German in the journal “Neue Gesellschaft/Frankfurter Hefte”, March 2019

DISSERTATION ZUR CULTURAL GOVERNANCE IN DER STADTENTWICKLUNG…
...VON KRISTINA JACOBSEN ERFOLGREICH VERTEIDIGT

„Kulturhauptstädte bieten den Bürgern einen Rahmen, die Rolle ihrer Stadt in Europa zu reflektieren, sich 
ihrer zu vergewissern und durch künstlerische Aktionen mit ihrer Identität im Kleinen (in der sie umgebenden 
Region) und im Großen (Europa) auseinanderzusetzen“, schreibt Kristina Jacobsen in ihrer Einleitung zur Dis-
sertation. Ihr Interesse ist es, zu überprüfen, inwieweit die Kriterien für die Vergabe des Titels zu erfolgreichem 
Handeln geführt haben, das Stadt und Gesellschaft verändert und nachwirkt. 
Kristina Jacobsen attestiert den beiden Städten den Willen zu einer Politik der Transformation, sie belegt ein-
drucksvoll die Wechselwirkung von Politik und Kultur und rekurriert dabei immer wieder auf die Eigenlogik der 
Städte. Die European Capital of Culture hatten 2010 und 2013 das Potential, Entwicklungen der Stadtgesell-
schaft zu stimulieren, die künstlerischen Besonderheiten sichtbar zu machen und ein Selbstbildnis städtischer 
Kultur zu vermitteln. Sie nennt es das „urbane Selbstbewusstsein“, das ein zufriedeneres Verhältnis der Bürger 
zu ihrer Stadt zeige. Das zeige auch, dass der öffentliche Kulturauftrag kontinuierlich reflektiert und propagiert 
werden müsse und „den lebensweltlichen Bedingungen der Gegenwart“ anzupassen sein. 
Das Resümee der Kulturpolitikforscherin: „Kulturhauptstädte können als Experimentierfläche dienen, um in 
diesem Sinne neue Gestaltungs- und Partizipationsmöglichkeiten auszuprobieren“. Die kulturelle Eigenlogik 
solle deshalb als kulturpolitisches Konzept auch in zukünftigen Kulturhauptstadt-Diskursen Anwendung 
finden, ebenso wie Cultural Governance und den Blick über die Stadt hinaus.

Kristina Jacobsen: Die kulturelle Eigenlogik von Städten. Bedingungen einer transformatorischen Kulturpolitik im Rahmen der 
Initiative „Kulturhauptstadt Europas“ am Beispiel von RUHR.2010 und Marseille-Provence 2013. Studien zur Kulturpolitik, Peter 
Lang-Verlag, Berlin 2020

"Cultural Resilience. Physical Artefacts - Intangible Attitudes- Natural Ressources" war das Thema der 
diesjährigen internationale Konferenz des University Network of European Capitals of Culture in Matera, 

der italienischen Kulturhauptstadt Europas 2019. Kristina Jacobson und Prof. Dr. Wolfgang Schneider 
präsentierten das von ihnen herausgegebene Buch "Transforming Cities. Paradigms and Potentials of Urban 

Development within the European Capital of Culture"(Olms-Verlag, Hildesheim)
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Der Fachbereich „Soziale Arbeit. Medien. Kultur“ der Hochschule Merseburg lud als  Netzwerkpartner und Gastgeber zur 10. 
Tagung des Netzwerks Forschung Kulturelle Bildung ein (21.-23. November 2019). In ihrem Zentrum stand die Frage nach dem 
Stellenwert des Körpers in der Kulturellen Bildung und ihrer Forschung. In Keynotes, wissenschaftlichen Panels, forschungsba-
sierten Laboren und Performances wurden unterschiedliche Facetten des Themas aufgezeigt, Forschungsergebnisse vorgestellt 
und von über 150 Teilnehmenden unterschiedlicher Kontexte und Sparten diskutiert. Es kamen Vertreter_innen aus Schulen und 
Hochschulen, Jugend- und Erwachsenenbildung, den Künsten wie Theaterpädagogik und Tanz. Geforscht wird beispielsweise 
zum Einfl uss von Digitalisierung, Bodyenhancement oder Künstlicher Intelligenz auf die Wahrnehmung, zu den zugrundeliegen-
den Körperkonzepten oder der Rolle des Körpers in ästhetischer Forschung und praxeologischen Ansätzen. Die Perspektiven auf 
den Körper sind vielfältig: Er ist Speicher und Träger von Geschichte, Erfahrungen und Wissen, Akteur sozialen Handelns, Aus-
gangspunkt für Bildungs- und Erkenntnisprozesse. 

DISZIPLINÜBERGEIFENDE VERNETZUNG 
Nach Eröff nung der Tagung durch den Rektor Jörg Kirbs folgte zunächst ein Blick zurück nach vorn aus Sicht zweier Gründungs-
mitglieder des Netzwerks, Vanessa-Isabelle Reinwand-Weiss und Tobias Fink. Dabei wurde deutlich, dass die Ziele des 2010 
gegründeten Netzwerks auch weiterhin aktuell sind: Es geht um die  Entwicklung adäquater Forschungsmethoden, einen wech-
selseitigen Transfer zwischen Forschung und Praxis sowie die Vernetzung von Akteur_innen über Disziplingrenzen hinweg. 

Ein Impuls von Nana Eger führte anschließend in das Ta-
gungsthema ein, bevor Thomas Alkemeyer mit seiner Keyno-
te die Beziehungen zwischen Theorieperspektiven, Kö rper-
konzepten und Forschungsmethodiken aus soziologischer 
Perspektive beleuchtete. Zum Abschluss des ersten Tages 
wurde das Hochschulgebäude schließlich zum Spielort: Die 
Mitglieder des mixed-abled Tanzensembles DinA 13 boten 
mit ihrer Performance ‚techNolimits‘ neue Sichtweisen auf 
Körperlichkeit sowie anschließend die Gelegenheit zu einem 
Gespräch über Möglichkeiten und Grenzen von ‚anderen’ 
Körpern. Benjamin Jörissen thematisierte in der zweiten 
Keynote zu ‚Kultureller Bildung im Regime des Komputablen' 
Menschen und Maschinen als Kurator_innen und Künst-
ler_innen sowie Einfl üsse der Digitalisierung auf Körper, 
Sinnlichkeit und Subjektivität. Die sich anschließenden 
Panel bewegten sich im Themenspektrum von Digitalität, 
(virtuellen) Räumen und Heterotopien, Schule, Vermittlung, 
Forschungspraxis, Lebensalter, Teilhabe und Tanz. Sie gaben 
Einblicke in aktuelle Forschungsprojekte wie zum Beispiel zu 
Körperlichkeit im deutschen Hip Hop oder Verstehens- und 
Sinnbildungsprozessen in der Begegnung mit Comics. 

WIE VIEL KÖRPER BRAUCHT DIE 
KULTURELLE BILDUNG?
ZUR 10. TAGUNG DES NETZWERKS FORSCHUNG KULTU-
RELLE BILDUNG
Von Nana Eger, Frederik Poppe und Claudia Roßkopf

Der weitere Tag stand mit einem Ortswechsel zum Schlossgartensaal von Merseburg im Zeichen des eigenen Körpers: In den 
Laboren wurde erprobt, wie sich körperliches Erleben in Anlehnung an die Arbeitsweise der Choreografi n Anna Halprin verändert 
oder sich Grenzen der eigenen Wahrnehmung bei der Interaktion mit einem Roboter verschieben. Das Tagungsdinner wurde von 
Studierenden der Hochschule unter Leitung von Frank Venske musikalisch begleitet, die DJs brachten bald Bewegung in den 
Schlossgartensaal, die Tanzfl äche war eröff net. 

„ÜBER WEISSE KULTURELLE BILDUNG“ 
Am dritten Tag luden die Sprecher_innen der Themencluster zum Austausch ein. Die Clustertreff en bieten Raum, sich themenspe-
zifi sch zu vernetzen und aktuelle Anliegen im Feld der Kulturellen Bildung in unterschiedlichen Formaten, Initiativen und Pub-
likationen anzugehen. Zum Abschluss ging es im Gespräch zwischen Carmen Mörsch und Julia Wissert „über weiße Kulturelle 
Bildung“ um den Körper of colour als Projektions- und Angriff sfl äche, bestehende Diskriminierungsmechanismen und damit um 
eines der ganz essentiellen Themen. Statt einer Diskussion folgte Irritation – ein möglicher Impuls zur Refl exion der eigenen Posi-
tion und (Hochschul-)Praxis im Allgemeinen.

Ziel des Netzwerks wird auch in Zukunft sein, sich aktuellen Themen und Fragen in der Kulturellen Bildung zu widmen und Men-
schen miteinander ins Gespräch zu bringen. SAVE THE DATE: Die nächste Tagung des Netzwerks fi ndet von 24. bis 26. September 
2020 in Nürnberg statt. Sie dreht sich um Ästhetik – Digitalität – Macht | Neue Forschungsperspektiven im Schnittfeld von Kultu-
reller Bildung und Medienpädagogik. Ein weiteres Ziel des Netzwerks war und bleibt außerdem die Qualifi zierung und Unterstüt-
zung von Wissenschaftler_innen bei ihrer Dissertation im Rahmen des Forschungskolloquiums, das sich auch immer im Vorfeld 
der Netzwerktagungen triff t. Details zum Forschungskolloquium, zur nächsten Tagung, zu den Themenclustern und Aktuelles aus 
dem Forschungsbereich der Kulturellen Bildung fi nden sich auf der Website des Netzwerks: www.forschung-kulturelle-bildung.de.

Nana Eger ist Professorin für Kulturelle Bildung an der Hochschule Merseburg und im Zwischenraum von (Tanz-)Kunst, Forschung und Vermittlung tätig. Zu 
ihren Arbeits- und Forschungsschwerpunkten zählen u.a. Diversität in der Kulturellen Bildung, Arbeitsprinzipien an der Schnittstelle von Kunst und Schule 
sowie zeitgenössische Tanzpädagogik und -didaktik

Frederik Poppe ist Professor für Rehabilitation und Teilhabe), setzt sich als Vorsitzender der Gesellschaft Erwachsenenbildung und Behinderung e.V., die seit 
2019 ebenfalls an der Hochschule Merseburg angesiedelt ist, für das Themenspektrum inklusionsorientierte Erwachsenenbildung ein und kooperiert in diesem 
Zusammenhang mit verschiedenen sozialen Trägern im Saalekreis

Claudia Roßkopf ist seit Juli 2018 verantwortlich für die Geschäftsstelle des Netzwerks Forschung Kulturelle Bildung am Institut für Kulturpolitik der Universität 
Hildesheim 

The Department of Social Work, Media and Culture at Merseburg University of Applied Sciences hosted the 10th conference of 
the Network for Research in Arts Education (21 to 23 November 2019). The main focus of the conference was on the role of the 
body in arts education and research.

Gründungsmitglieder des Netzwerks:
Burkhard Hill | Tobias Fink | Alexander Wenzlik | Vanessa-Isabelle Reinwand-Weiss

Scientifi c Committee der 10. Netzwerktagung:
Paul Bartsch | Nana Eger | Tobias Fink | Verena Freytag | Fabian Hofmann | Antje Klinge | Joachim Ludwig | 
Paul Mecheril | Stefanie Kiwi Menrath | Susanne Quinten | Claudia Roßkopf | Eric Sons | Jörg Zirfas

Konzept & Organisation der 10. Netzwerktagung:
Nana Eger | Skadi Gleß | Frederik Poppe | Claudia Roßkopf | Jana Weichsel
mit Studierenden des Masterstudiengangs Angewandte Medien- und Kulturwissenschaft

In Zusammenarbeit mit:
Gesellschaft Erwachsenenbildung und Behinderung e.V.

Mit Unterstützung von:
Saalesparkasse | Ministerium für Wirtschaft, Wissenschaft und Digitalisierung des Landes Sachsen-Anhalt | 
Aktion Mensch

Plakat der 10. Tagung des Netzwerks Forschung Kulturelle Bildung. 

Netzwerk Forschung
Kulturelle Bildung

10. Tagung des 
Netzwerks Forschung 

Kulturelle Bildung

Netzwerk Forschung
Kulturelle Bildung

Institut für Kulturpolitik der
Universität Hildesheim

Veranstaltet von: In Zusammenarbeit mit: Mit Unterstützung von: 

21.–23. November 2019
 Hochschule Merseburg

Forschungskolloquium: 20.–21. November 2019 

Wie viel KÖRPER 
braucht die 
Kulturelle Bildung?

//  KULTURELLE BILDUNG
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Culture and the arts were afforded a high status in the GDR, where they were viewed as key elements of personal development 
under socialism. As a result, they benefited from high levels of state funding. The state established a closely knit system for 
arts and culture mediation that encompassed kindergartens, schools, youth organisations and even companies, where cultural 
visits from “brigades” were common, and workers’ groups were set up to focus on their own creative projects. To what extent 
did the GDR succeed in implementing its goals of “culture for all and by all”? Did harnessing culture for ideological purposes 
hamper the process of self-education? How much coercion and how much freedom were offered by the arts and cultural 
work? This study of the aims, programmes and effects of cultural participation and arts and culture mediation in the GDR 
provides some answers.

„Die Förderung der Künste, der künstlerischen Interessen und Fähigkeiten aller Werktätigen und die Verbreitung künstlerischer 
Werke und Leistungen sind Obliegenheiten des Staates und aller gesellschaftlichen Kräfte. Das künstlerische Schaffen beruht auf 
einer engen Verbindung der Kulturschaffenden mit dem Leben des Volkes“, so formulierte die Verfassung der DDR den staatlichen 
Auftrag einer „Kultur für und von allen“. 

Auf welche Weise wurde in der DDR versucht, Kunst und Kultur der breiten Bevölkerung und v.a. den Arbeitern und Bauern 
zugänglich zu machen? Inwieweit wurden das Ziel einer „Kultur für alle und von allen“ erreicht? Inwieweit gelang es auch nicht 
kunstaffine Werktätige aus wenig bildungsorientierten Schichten zum einen für sogenannte Hochkulturformen zu interessieren, 
zum anderen sie zum eigenen künstlerisch-kreativen Schaffen zu motivieren? Inwieweit verhinderte die ideologische Funktionali-
sierung kultureller Arbeit als sozialistische Persönlichkeitsbildung kulturelle Selbstbildungsprozesse? Welche Freiräume gab es in 
den Künsten und der kulturellen Arbeit? Und welche Impulse lassen sich aus den Erfahrungen der DDR-Kulturarbeit für aktuelle 
Diskurse zur kulturellen Teilhabe und kulturellen Bildung gewinnen?

In einem Forschungsprojekt, in das auch Studierende der Hildesheimer Kulturwissenschaften eingebunden waren, wurden diese 
Fragen auf Basis von Originaldokumenten der SED-Kulturpolitik, Praxisanleitungen für Kulturarbeitende, Studien von DDR Kultur-
soziologen sowie rückblickende Analysen ab den 1990er Jahren untersucht. Zentrale Erkenntnisse konnten aus 65 Interviews mit 
Zeitzeug_innen und aus 33 Interviews mit Expert_innen aus Kulturwissenschaft, Kulturvermittlung, Kulturpolitik und Kunst-
schaffenden gewonnen werden. 

MASSNAHMEN DER DDR KULTURPOLITIK
„Erstürmt die Höhen der Kultur!“ – mit diesem Anspruch an die Arbeiterschaft wurden in der DDR sowohl die klassische Kunst- 
und Kultur und ihre Vermittlung wie die sozialistische Gegenwartskunst ebenso wie die Volkskunst und die Unterhaltungskultur 
staatlich gefördert. Die DDR investierte  erhebliche Mittel in die Kulturförderung und erhoffte sich davon weitreichende Wirkun-
gen für den Aufbau einer erfolgreichen sozialistischen Gesellschaft. Der Staat etablierte ein engmaschiges System der Kulturar-
beit mit dem vorrangigen Ziel,  über Kunst und Kultur  „sozialistische Persönlichkeiten“ herauszubilden und damit indirekt auch die 
wirtschaftliche Produktivität zu steigern sowie eine kulturelle Überlegenheit gegenüber dem Westen zu demonstrieren. 

Kulturelle Arbeit war verbindlich verankert in den Kitas, den Schulen, den Jugendorganisationen, dem Wohnumfeld und vor 
allem in den Betrieben. Im Zuge des sogenannten „Bitterfelder Weges“ wurden alle Betriebe seit den 1950er Jahren verpflichtet, 
kulturelle Angebote sowohl in Form rezeptiver Aktivitäten wie gemeinsame Theaterbesuche oder Lesungen wie auch in Form von 
Zirkeln für das künstlerisch-kultureller Laienschaffen anzubieten. Künstler_innen wurden in die betriebliche Kultur-Arbeit integ-
riert. Damit verbunden war die Etablierung von Kulturhäusern, die ein breites Spektrum kultureller Aktivitäten anboten und auch 
für Nicht-Betriebsangehörige geöffnet waren. 

Das „künstlerische Volksschaffen wurde als Massenbewegung ausgebaut, anfänglich sogar mit der Perspektive, die Grenzen 
zwischen Laienkunstschaffen und professionellem Kunstschaffen zunehmend aufzulösen. Die Ergebnisse des Laienkunstschaf-
fens wurden in den Betrieben, in Wettbewerben und Festivals und auf den Arbeiterfestspielen prominent präsentiert. Bereits 
seit Mitte der 1960er Jahre wurden umfassende empirische Studien zu den „Kulturbedürfnissen“ und kulturellen Aktivitäten der 
Bevölkerung insgesamt und der Werktätigen im Besonderen durchgeführt, um deren reale Interessen zu erfassen und Wirkungen 
der Kulturarbeit zu evaluieren.

STAATSAUFTRAG: KUNST UND KULTUR 
FÜR ALLE 
ZIELE, PROGRAMME UND WIRKUNGEN VON KULTURVER-
MITTLUNG UND KULTURELLER TEILHABE IN DER DDR
Von Birgit Mandel

Auf Basis der ernüchternden Ergebnisse, dass sich ein Großteil der Arbeiter nur wenig für Theater, Literatur und noch weniger 
für politische Vorträge interessierte, sondern vor allem für geselligkeitsorientierte, unterhaltsame Kulturformen wie Tanzveran-
staltungen, Schlager- und Beatmusik, Spiele und Feste, wurde auch der unterhaltenden Kultur ein zunehmender  Stellenwert 
beigemessen. Aufgrund eines fehlenden Marktes förderte, organisierte und kontrollierte der Staat auch die Unterhaltungskultur. 
Zugleich wurden Überlegungen angestellt, wie man auch bei den „Arbeitern“ kulturelle Bedürfnisse im Bereich der „ernsthaften 
Kultur“ ausbilden könnte.

WIRKUNGEN DER STAATLICH ORGANISIERTEN KULTURARBEIT
Trotz vielfältiger Vermittlungsmaßnahmen gelang es der DDR Kulturpolitik nicht, die traditionellen Unterschiede in den kultu-
rellen Interessen zwischen den Bildungsschichten abzubauen und Menschen aller sozialen Gruppen und vor allem die avisierte 
Arbeiterschaft für komplexe Formen zeitgenössischer Kunst sowie klassischer Hochkultur nachhaltig zu interessieren. Dennoch 
kamen alle Menschen durch die systematische Einbindung von Kunst und Kultur in ihren Alltag mit vielfältigen Kulturformen in 
Berührung und erhielten zumindest erste Zugänge dazu. An alle wurde der Anspruch gestellt, sich mit den Künsten auseinander-
zusetzen als Bereicherung des Lebens, so die übereinstimmende Einschätzung in den Interviews. Die hohe Relevanz, die der Staat 
Kunst und Kultur beimaß, spiegelte sich in den verbreitet wertschätzenden Einstellungen der Bevölkerung wider. 

In verschiedenen Quellen und Interviews wird eine Differenz zwischen den offiziellen Tätigkeitsberichten der Kulturfunktionäre 
und den tatsächlich stattfindenden Aktivitäten beschrieben. Trotz staatlicher Kontrolle und Zensur des professionellen wie des 
Laienkulturschaffens gab es Freiräume und Nischen für das was die Leute tatsächlich interessierte, zum Teil auch für subkulturelle 
und alternative künstlerische und kulturelle Aktivitäten. Die Künste wurden sowohl von den befragten Kulturvermittlern wie den 
Zeitzeugen auch als Freiraum wahrgenommen, um von der Parteilinie abweichende Ideen und Perspektiven auszudrücken. Mit 
ihren Verboten und ideologischen Einengungen forcierten Partei und Staatsfunktionäre unbeabsichtigt das widerständige Poten-
tial der Künste sowie die Fähigkeit in der breiten Bevölkerung „zwischen den Zeilen zu lesen“, Mehrdeutigkeit und vielschichtige 
Botschaften der Künste zu erkennen und für sich zu nutzen.

Die Publikation der Forschungsergebnisse (gemeinsam mit Dr. Birgit Wolf) erscheint im Oktober 2020 und wird im Rahmen einer Tagung  in Kooperation mit 
der Friedrich-Ebert-Stiftung, der Zentral- und Landesbibliothek Berlin  und der Kulturpolitischen Gesellschaft am 29.10.2020 in der Berliner Stadtbibliothek 
präsentiert. 

Kultur-Haus und Theater für die Werktätigen des ORWO Werks Wolfen/Bitterfeld 
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The University of Hildesheim has always been concerned with ensuring its students are well equipped to start out in their 
careers and armed with the right qualifications. It is also keen to stay in touch with its alumni. In light of the generational shift 
and impending skills shortage, it is vital to build stronger ties between current and former students. A mentoring programme is 
being set up to act as a new building block in this respect.

Schon immer fragt die Universität Hildesheim nach den Gelingensbedingungen für einen guten Berufsstart, sorgt sich um nötige 
Qualifikationen und eine bestmögliche Vorbereitung ihrer aktuellen Studierenden. Eine wichtige Rolle spielt dabei der Praxisbezug 
auch in Form von zu absolvierenden Praktika. Im Praktikum erhalten die Studierenden die Gelegenheit, die im Studium erworbe-
nen wissenschaftlichen und künstlerischen Kenntnisse und Fähigkeiten auf berufspraktische Tätigkeiten zu übertragen und dabei 
konkrete Arbeitsabläufe zu erleben. Weil sie es ermöglichen, kulturelle Berufsfelder kennen zu lernen und Kontakte zu potentiellen 
Arbeitgeber_innen zu knüpfen, sind Praktika eine erste Form von  Netzwerkarbeit, und damit in ihrer Bedeutung für den späteren 
Einstieg ins Berufsleben nicht zu unterschätzen. Nicht selten werden aus ehemaligen Praktikant_innen Mini-Jobber_innen, Hono-
rarkräfte oder Kolleg_innen. Soweit, so erfreulich zu hören, so bekannt.

HILDESHEIM IST ÜBERALL
Auch dass Studierende im Praktikum oftmals auf Absolvent_innen ihrer jeweiligen Studiengänge treffen, ist wenig überraschend 
- sind immerhin knapp 4000 Ehemalige in den 40 Jahren seit der Gründung der Hildesheimer Kulturwissenschaften im Jahr 1979 
aus der Universität raus- und in den Arbeitsmarkt Kultur hineingegangen, haben ihn gestaltet und verändert und damit das Feld 
bestellt für diejenigen, die es ihnen nun nachtun. 
Weitere Möglichkeiten der Begegnung zwischen aktuellen und ehemaligen Studierenden der Hildesheimer Kulturwissenschaf-
ten bieten sich, wenn Ehemalige als Seminargäste den Kulturcampus besuchen, sie auf dem Podium des Alumnivereins ab.hier.
kultur jedes Semester bei „Und danach? Karriere als Kuwi“ von ihren beruflichen Ein- und Umstiegen berichten oder auch beim 
sogenannten Nanopraktikum, bei jeweils ein_e Ehemalige_r eine_n aktuelle_n Studierende_n einlädt, einen Tag mit ihm/ihr bei 
der Arbeit zu verbringen. Im Feld der allgemeinen Berufsorientierung Jobshadowing genannt, dient dieser eintägige Besuch dazu, 
einen ersten Eindruck von den verschiedenen Tätigkeiten, von Raum und Zeit, Atmosphäre und Umfeld des jeweiligen Berufs 
und nicht zuletzt auch von einer individuellen Berufsbiografie zu bekommen. Möglichst viele verschiedene Tätigkeitsfelder und 
damit Perspektiven kennen zu lernen und für sich in Betracht zu ziehen oder auch zu verwerfen, ist im weiten Arbeitsfeld Kultur 
besonders relevant, da die Studiengänge eben nicht auf konkrete Berufe abzielen, sondern die Einsatzmöglichkeiten geradezu 
unbegrenzt sind.

GESELLSCHAFTLICHE WIRKSAMKEIT UND KREATIVES GRUNDRAUSCHEN 
Die Möglichkeiten der Zusammenkunft von aktuellen und ehemaligen Studierenden sind also vielfältig. Und dennoch: Sie sind 
ausbaufähig!  Zukünftige Herausforderungen, so zeigen es auch die oben genannten Aufeinandertreffen, liegen vor allem im 
Generationenwechsel und -dialog und, damit verbunden, auch im in Industrie und Handwerk schon länger beklagten Fachkräfte-
mangel, der auch im Kulturbetrieb angekommen zu sein scheint. Denn: Der Kultursektor bleibt zwar ein attraktiver Arbeitsmarkt. 
Doch immer häufiger merken Unternehmen, dass eine Lücke besteht zwischen ihren Erwartungen und den Ansprüchen der 
jungen Generation von Berufstätigen. Junge Berufstätige im Kultursektor sind grundsätzlich hoch motiviert, unterscheiden sich 
aber in ihren Erwartungen an Arbeitgebende in einigen Punkten wesentlichen von ihren Vorgängergenerationen. (Frohne/Grünter/
Weyermanns 2018, S. 55) Hier den Dialog zu stärken ist nicht nur für beide Seiten, sondern darüber hinaus für das gemeinsame 
Kulturvorhaben geradezu überlebenswichtig. 

Die Verbindung zwischen Universität und Ehemaligen im großen Stil neu aufgelegt haben die Festivitäten im Oktober 2019, hat 
das 40-jährige Jubiläum doch knapp 400 Ehemalige nach Hildesheim locken können. In vier Tagen haben sie mit Studierenden 
diskutiert, sich gemeinsam erinnert und gefeiert.  Aber nicht nur das! Ein Workshop für Ehemalige bot unter dem Titel „Gestal-
tungswille, gesellschaftliche Wirksamkeit und kreatives Grundrauschen - Was uns antreibt“ auch die gemeinsame, konzentrierte 
Reflexion an. Ausgehend von der These, dass das kulturwissenschaftliche Studium in Hildesheim abseits der Metropolen sich für 
viele vor allem in der Retrospektive als prägend für eine spezifische Herangehensweise zwischen Kunst, Reflexion ästhetischer 
Phänomene und Vermittlung erweist, ging es auf die Suche nach unkonventionellen Lösungen zwischen Idealismus und Pragma-
tismus, um mit neuen Ansätzen Künste zu vermitteln und Kultureinrichtungen zu gestalten. Vier Ehemalige aus unterschiedlichen 
Arbeitsbereichen berichteten über ihre Ansätze, Kulturvermittlung im weitesten Sinne (neu) zu konturieren und diskutierten 
anschließend was alle eint, aber auch was unterscheidet. Dabei wurde auch deutlich, wie hoch die Identifikation der Ehemaligen 

BANDEN BILDEN! 
ZUR ALUMNIARBEIT IN DEN HILDESHEIMER KULTUR-
WISSENSCHAFTEN 
Von Julia Speckmann

mit ihrer Alma Mata ist: Groß war der Wunsch, mit einem weiteren Treffen nicht zehn Jahre bis zum nächsten großen Jubiläum zu 
warten, sondern dies schon in fünf Jahren anzusetzen, eben bevor die ersten Ehemaligen in Rente gehen. 

WEITERGABE VON ERFAHRUNGEN UND EXPERTISEN 
Groß ist auch der Wunsch, den Blick der nachkommenden Generationen zu verstehen und einzubeziehen sowie auch die Bereit-
schaft, von dem Hintergrund der eigenen Erfahrungen Impulse für zukünftige Entwicklungen der Hildesheimer Kulturwissen-
schaften angesichts neuer Herausforderungen für den Kulturbetrieb einzubringen. Nicht nur die Verbindungen und Kontakte unter 
Ehemaligen selbst zu stärken, sondern auch über neue Kooperationsmöglichkeiten von Alumni und den Hildesheimer Kulturwis-
senschaften nachzudenken ist ein Anliegen, dem zukünftig weiter nachgegangen wird. 

Eine Möglichkeit bietet schon lange die Einbindung von Ehemaligen durch Lehraufträge und gemeinsame Projekte, eine weitere 
soll ein nun aufzulegendes Mentoringprogramm bieten. Im amerikanischen Universitätsleben sind diese schon immer gang und 
gäbe, um die Bindung an (und dort auch finanzielle Unterstützung von) Hochschulen zu stärken. Im Kulturbetrieb wurde das 
Mentoring zuletzt im größeren Stil etabliert, um insbesondere Frauen die eine Führungsposition im Kultur- und Medienbereich 
anstreben, zu unterstützen. 

Weil es eben kein in einem Handbuch nachzulesendes Patentrezept für beruflichen Erfolg gibt, steht in Mentoringprogrammen 
immer die Weitergabe von individuellen Erfahrungen und Expertisen im persönlichen Austausch zwischen Mentee und Mentorin 
oder Mentor im Mittelpunkt. In Hildesheim gilt es nun, mit ehemaligen und aktuellen Studierenden ins Gespräch zu gehen und 
gemeinsam geeignete Formate für das universitätseigene Mentoringprogramm zu entwickeln und nachhaltig generationsüber-
greifend Banden zu bilden.

LITERATUR:
Frohne, J., Grünter, M., Weyermanns, M. (2018): Berufseinstieg der Generation Y: Was Kulturinstitutionen wissen sollten. In: Handbuch Kulturmanagement 
Ausgabe 63 2018, S. 39-63.

Julia Speckmann ist Absolventin der Hildesheimer Kulturwissenschaften und seit 2011 wissenschaftliche Mitarbeiterin im Studienbereich Praktikum am Insti-
tut für Kulturpolitik der Universität Hildesheim. Am Fachbereich obliegt ihr die Zuständigkeit für das Arbeitsfeld Kultur. Seit 2016 arbeitet sie zudem im Bereich 
Kulturelle Kinder- und Jugendbildung der Landeshauptstadt Hannover. 

Was uns antreibt - 50 ehemalige Studierende spielen sich zum 40-jährigen Jubiläum warm - 
unter Anleitung von Uta Plate, Regisseurin und Theaterpädagogin. 
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Diversität in der Kulturellen Bildung zu fordern, scheint fast 
schon ein Synonym zu sein für die besagten Eulen, die nach 
Athen zu tragen müßig erscheint. Seit Hilmar Hoffmanns 
Anspruch einer Kultur für alle und der Forderung Hermann 
Glasers nach einem Bürgerrecht auf Kultur, lässt sich eine 
große Bandbreite von Erscheinungsformen Kultureller 
Bildung ausmachen, die auf Vielfalt setzen und Diversität als 
Potenzial längst erkannt haben. Dass trotz aller bunter Bilder 
und begeisterter Projektberichte ein diversitätssensibler Um-
gang mit Vielfalt längst nicht überall selbstverständlich ist, 
zeigen die aktuellen Forschungsergebnisse aus dem Institut für 
Kulturpolitik der Universität Hildesheim nur zu deutlich, aber 
auch, dass viele versteckte Potenziale gerade dort aufleuchten, 
wo es bislang an einer grundlegenden Forschung fehlte. 

In Praxisforschungsseminaren und im Rahmen diverser 
Bachelor- und Masterarbeiten beleuchteten Studierende 
Aspekte inklusive Projektansätze, setzten sich mit Diver-
sitätskonzepten in der Soziokultur, der Museums- und 

DIE VIELFALT KULTURELLER BILDUNG
INTERDISZIPLINÄRE DIVERSITY-FORSCHUNG
Von Beate Kegler 

Interdisciplinary Research on Diversity: Cultural Education & Diversity is one of the nine ZBI focal points and founded at the 
Department of Cultural Policy some years ago. The central highlight of the interdisciplinary work of the last year had been the 
successful conference Stadt.Land.Diversität, which focused on the topic on cultural education & diversity in urban and rural 
areas and brought together practice experts, researchers and students.

1 http://www.heimatkarawane.de/, Zugriff: 28.03.2020

2 https://www.fonds-daku.de/entscheidung-globalvillagelabs/, Zugriff: 28.03.2020

3 https://www.kuenste-oeffnen-welten.de/ueber-das-programm/jury/, Zugriff: 28.03.2020

Theaterarbeit auseinander und untersuchten die Bedeutung 
von Partizipationsmodellen auf ihre Relevanz für eine diversi-
tätssensible Kulturelle Bildung. Dabei wurden Inklusion und 
Integration als Zielsetzungen einer kulturellen Praxis ebenso 
verhandelt wie die Potenziale und Herausforderungen von di-
versitätssensiblen Ansätzen in der Breitenkultur in den Fokus 
genommen. Einen zentralen Forschungsschwerpunkt setzte 
der focal point „Kulturelle Bildung & Diversität“ des Zentrums 
für Bildungsintegration im letzten Jahr auf die Diversitäts-
forschung in den ländlichen Räumen und konnte damit nun 
bedeutende weitere Schritte zur Schließung eines aktuellen 
gesellschafts- und kulturpolitischen Forschungsdesiderates 
machen. 

DIVERSITÄTSFORSCHUNG IST PRAXISRELEVANT
Die im Rahmen der Feldforschung zur Lage der Freilicht-
bühnen entstandenen Erkenntnisse zum Umgang mit 
Diversität im Amateur- und Freilichttheater (Kegler 2018a; 
Kegler 2018b) wurden 2019 in Vorträgen und Workshops mit 

NEU IM TEAM // MONA JAS 
LEHRE ZUR KULTURELLEN BILDUNG 

Mona Jas ist Honorarprofessorin an der Kunsthochschule Berlin 
Weißensee und promoviert am Institut für Kulturpolitik der Universi-
tät Hildesheim. Sie studierte Bildende Kunst und schloss das Studi-
um als Meisterschülerin ab. Jas war 2014 bis 2017 u.a. Mitglied der 
„Denkwerkstatt Kulturelle Bildung“ im Auftrag des Berliner Abge-
ordnetenhauses sowie der „Faculty“, dem Vermittlungsprogramms 
der documenta 14 in Kassel und Athen. 2015 bis 2017 leitete sie die 
fachliche Begleitung des Erasmus+ Projekts „Schule INKLUSIVE 
Kulturelle Bildung“ in Zusammenarbeit mit EDUCULT Wien. 2017 
bis 2019 leitete Jas die Qualifizierung des Modellvorhabens „Klasse: 
Kunst in Brandenburg“ des Verbandes der Musik- und Kunstschulen 
Brandenburg sowie die Kunstvermittlung der 10. Berlin Biennale für 
zeitgenössische Kunst. Darauf folgte die Vermittlungskonzeption 
zur Ausstellung „Listen to us – Artistic Intelligence“ in Plovdiv, der 
Europäischen Kulturhauptstadt 2019 in Bulgarien. Jas lehrt seit dem 
Wintersemester 2019/2020 am Institut im Bereich Kulturelle Bildung 
und Kulturvermittlung. 

Ihre Arbeitsschwerpunkte sind Kulturelle Bildung, Kunst- und Kulturvermittlung mit dem Fokus auf künstlerischen Verfahren und 
künstlerischer Forschung und der Entwicklung von institutionsübergreifenden Netzwerken (Schwerpunkt Schulen, Hochschulen und 
Kunstinstitutionen) sowie künstlerisch-performativen Lehr- und Lernansätzen. In ihrem Dissertationsvorhaben „Mit Kunstvermittlung 
die Welt verändern? Eine Untersuchung zentraler theoretischer Diskurse und Behauptungen der Kunstvermittlung auf Basis empiri-
scher Analysen der Berlin Biennale“ beforscht Jas, inwiefern die Vermittlung einer internationalen Ausstellung zeitgenössischer Kunst 
Wahrnehmungen des Lebens, der Gesellschaft und des Kunstfeldes verändern kann. Welche Möglichkeiten für Kunstvermittlung bieten 
Biennalen als „Metaausstellungen“ und inwiefern können sich deren Potenziale für lokale Nachbarschaften erschließen? Inwiefern sind 
die Diskurse der Kunstvermittlung für die Praxis relevant und welche Erkenntnisse ergeben sich für die Theorieentwicklung der Kunstver-
mittlung? 

zahlreichen Theaterakteur_innen aus sieben Bundesländern 
thematisiert. Weitere Workshops und Artikel zur (kultur-)
politischen Bedeutung einer Kulturellen Bildung in ländli-
chen Räumen wurden im Zuge der Forschung zum Theater 
in der Provinz in der gleichnamigen Tagung und Publikation 
(Schneider/Schröck/Stolz 2019) in den öffentlichen Diskurs 
eingebracht. Weitere Fachartikel zur Thematik vor dem 
Hintergrund der Heimatbegriffsdebatte konnten beispiels-
weise als Leitartikel in der Fachzeitschrift der Kulturplattform 
Oberösterreich (Kegler 2019a) und der bundesweiten Fach-
zeitschrift soziokultur (Kegler 2019b) veröffentlichen werden. 
Einer der Forschungsschwerpunkte, der sich auch 2020 fort-
setzen wird, widmet sich dabei der Evaluation und begleiten-
den Feldforschung des Modellprojektes „Heimatkarawane“ 
des Landesverbands Amateurtheater in Baden-Württemberg, 
dessen Akteur_innen sich die Stärkung der Sensibilisierung 
für die Potenziale eines diversitätssensiblen Miteinanders in 
peripheren Dörfern mit partizipativen theater- und musikpä-
dagogischen Methoden auf die Fahnen geschrieben haben1. 
Mitarbeiter_innen des focal points sind darüber hinaus auch 
2020 vertreten in themenspezifischen Jurys und Beiräten 
wie denjenigen des Förderprogramms „Global Village Lab“ 

des Fonds Darstellende Künste2 und der Jury der Bundesver-
einigung Kulturelle Jugendbildung im Bundesprogramms zur 
Förderung Kultureller Bildung für Kinder und Jugendliche aus 
benachteiligenden Lebenssituationen Kultur macht stark – 
Künste öffnen Welten3.
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SOZIOkultur 3-2019, Berlin

Dr. Beate Kegler war bis Sommersemester 2020 wissenschaftliche Mitarbei-
terin am Institut für Kulturpolitik. Sie lehrt und forscht im Schwerpunkt zur 
Kulturellen Bildung in ländlichen Räumen und dem Umgang mit Diversität in 
partizipativen Formaten der Kulturarbeit. 



62 KULTUR.POLITIK.DISKURS. 63KULTUR.POLITIK.DISKURS.

KÜNSTLERISCH-WISSENSCHAFTLICHE 
KOMPLIZENSCHAFTEN 
ÜBER DAS ZUSAMMENARBEITEN ZWISCHEN WISSENS-
KULTUREN
Von Stefanie Kiwi Menrath

The demarcation between art and science has been subject to challenges from cross-boundary experiments. Using the ex-
ample of a joint research project by artists and scientists, “The Entanglement between Gesture, Media, and Politics” (EGMP), 
the challenges and potentials of collaboration between artists and scientists are the subject of this article. The ethnographic-
empirical study of the EGMP project can be a resource for the formulation of funding policies for science/art collaborations.

Die historisch gewachsene Abgrenzung zwischen Wissenschaft und Kunst wird seit Längerem durch Grenzgänge zwischen 
künstlerisch-praktischem Tun und akademischer Reflektion herausgefordert. „Künstlerische Forschung“, „Design-based Rese-
arch“, „Practice-based PhD“ – an Begriffen für diese Verbindung mangelt es kaum. Jenseits vorhandener kulturphilosophischer und 
kunsttheoretischer, oder auch hochschulpolitischer Herangehensweisen an das Thema, sollen hier jedoch Ergebnisse einer empi-
risch-kultursoziologischen Forschung vorgestellt werden. Wie genau gelingen konkrete Kollaborationen zwischen Akteur_innen, die 
aus unterschiedlichen Wissenskulturen kommen? Welche Formen der Zusammenarbeit finden sie? Was verbindet und was trennt sie? 

Im Forschungsprojekt „The Entanglement of Gesture, Media and Politics“ (EGMP) trafen sich von 2017 bis 2019 sechs Künstler_
innen (Bildende Kunst, Medienkunst, Performance) und Kultur- und Medienwissenschaftler_innen in einer Reihe von Workshops. 
Nicht das gemeinsame Thema (die Verschränkungen körperlicher Gesten mit zeitgenössischen Medientechnologien), sondern die 
konkrete Zusammenarbeit der Beteiligten stand jedoch im Zentrum meiner ethnographischen Begleit-Forschung. 

PARALLELEN VON WISSENSCHAFT UND KUNST
Ein Fokus der Begleit-Forschung lag auf den Verbindungen der beiden Wissenskulturen. Gemeinsamkeiten hatte ich dort erwar-
tet, wo die disziplinären Felder der Beteiligten Teil einer gemeinsamen Wissenskultur sind. Sowohl die zeitgenössischen Künste 
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wie die Kultur- und Medienwissenschaften können den humanities zugeord-
net werden, die – folgt man der Dreiteilung der Wissen(schaft)skulturen von 
Jerome Kagan (2009) im Gegensatz zu sowohl den Natur- wie den Sozial-
wissenschaften – die Welt interpretieren wollen (und nicht etwa vorhersagen 
oder erklären). Gemeinsamkeiten konnte ich dann auch tatsächlich dort fin-
den, wo die Felder sich in ihren Selbstverständnissen berühren – z.B. in ihrer 
parallelen Tendenz zur Selbstreflexivität, wie sie sowohl die zeitgenössischen 
Künste als auch die Kultur- und Medienwissenschaften mit ihrer kritischen 
Reflexion von Wissensproduktion betreiben. 

Als verbindende Dimension fungierte im Projekt EGMP natürlich auch das 
gemeinsame Thema, die „Geste“. Die thematische Verbindung garantierte 
allerdings nur vereinzelt eine nachhaltig produktive Zusammenarbeit bei 
EGMP. Es konnte nämlich passieren, dass Wissenschaftler_innen an der kon-
sequenten Ausarbeitung eines vorab festgelegten Forschungsthemas fest-
hielten, während Künstler_innen sich eher entlang von konkretem Material 
bewegten und darüber schnell thematisch ganz woanders landeten. Recht 
früh im Projekt bildeten sich so auch neue Subgruppen zu eher spezifischen 
Themen oder Werkproduktionen, die sich – bis auf zwei Ausnahmen – je-
weils nur aus Künstler_innen oder Wissenschaftler_innen zusammensetzten. 

Sind die beiden Wissenskulturen doch so unterschiedlich, dass eine Zusammenarbeit schwerfiel? Zunächst ist zu hinterfragen, 
wie und wer Ziele und Wege für eine solche Zusammenarbeit überhaupt festlegt. Erprobt sind erfolgreiche Zusammenarbeiten 
in Form von Teams zwischen den Künsten und den Wissenschaften – dabei sind die Aufgaben klar aufgeteilt und jede Disziplin 
bringt ihre besonderen Qualitäten zum Erreichen eines vorab festgelegten Ziels in einen möglichst reibungslosen Ablauf ein. Die 
EGMP-Beteiligten hatten jedoch keine solche Teamarbeit im Blick. Sie wollten sich bei EGMP vielmehr auf unsicheres Terrain 
begeben und auch in der Zusammenarbeit Experimente wagen. 

DER SOZIAL EXPERIMENTELLEN CHARAKTER EINES PROJEKTES
Besser als der Begriff des Teams erscheint daher für EGMP der Begriff der „Komplizenschaft“ geeignet, wie er von der Kulturtheo-
retikerin Gesa Ziemer entwickelt wurde. Gesa Ziemer hat die Komplizenschaft aus dem kriminellen Kontext herausgelöst und sie 
bezeichnet damit eine (legale) Form von Projektarbeit zwischen heterogenen Akteuren, welche besonders dynamisch ist: Im Laufe 
einer Projektzusammenarbeit der Komplizenschaft werden eigene, gemeinsame Absichten und Ziele erst aus der Gruppe heraus 
erarbeitet – sie sind nicht von außen vorgegeben (Ziemer 2013:11). Eine Zusammenarbeit in Komplizenschaft hat einen sozial 
experimentellen Charakter – so sind auch Hierarchien und Rollenverteilungen nicht vorab festgelegt, sondern entstehen in der 
Projektlaufzeit und werden (idealerweise) immer wieder neu verhandelt. Was den Begriff der Komplizenschaft gerade für künstle-
risch-wissenschaftliche Zusammenarbeit so geeignet macht, ist der Fokus auf ein gemeinsames Tun: Komplizen denken nämlich 
nicht nur miteinander, sondern sie handeln auch gemeinsam (Ziemer 2013:24).

Am Ende des EGMP-Projekts stand so die Entwicklung einer gemeinsamen Ausstellung/Konferenz in Berlin 2019. Alle Beteilig-
ten waren von ihrem Ergebnis positiv überrascht. Als besonderen Mehrwert des Projekts insgesamt resümierten die Beteiligten 
jedoch vor allem ein neu gewonnenes Orientierungswissen und Vertrauen in die eigene (professionelle) Tiefe, das Ihnen für die 
Zukunft an vielen Stellen ihres Arbeitslebens und für interdisziplinäre Zusammenarbeiten hilfreich sein wird. Welche Schlüsse 
aus den Ergebnissen der EGMP-Begleitforschung für eine Forschungsförderung im Grenzbereich Kunst/Wissenschaft gezogen 
werden können, soll 2020 in einem White Paper erarbeitet werden.

LITERATUR:
Kagan, Jerome. „The three cultures. Natural Sciences, Social Sciences, and the Humanities in the 21st century“. Cambridge: Cambridge University Press, 2009.

Ziemer, Gesa. „Komplizenschaft. Neue Perspektiven auf Kollektivität“. Bielefeld: transcript, 2013

Dr. Stefanie Kiwi Menrath ist Kulturanthropologin und wissenschaftliche Mitarbeiterin für Kulturelle Bildung am Institut für Kulturpolitik der Universität 
Hildesheim. Das Projekt EGMP hat sie von 2017 bis 2019 mit einer empirisch-ethnographischen Forschung begleitet.

Plakat zur Ausstellung im Projekt "The Entanglement of Gesture, Media and 
Politics". Die Forschungen wurde von 2017 bis 2019 von der Volkswagenstiftung im 

Programm „Wissenschaft und Kunst in Bewegung“ gefördert. Die Publikation
„Throwing Gestures“ erscheint 2020 im Verlag für Moderne Kunst/Wien. 

Das White Paper wird auf https://gesture-media-politics.de/ veröffentlicht.

Workshop im Forschungsprojekt „The Entanglement of Gesture, Media and Politics“ an der Hochschule für Bildende Kunst Braunschweig 
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WO KOMMT DAS HER, WAS MACHEN 
WIR DAMIT UND WO KOMMT ES HIN?
PROVENIENZ-FORSCHUNG ALS MUSEUMPOLITIK 
Von Judit Anna Hoffkamp

The current debate around the restitution of African cultural and art objects creates many questions which need to be answered. 
One of them is: what does this debate mean for the specific work of individual European museums?

Museen werden als ein Ort der Bildung betrachtet. Als ein Ort, der Kulturen vermittelt. Museen des „Globalen Nordens“ vermit-
teln die Kulturen der Welt. Die Frage danach, wie die Objekte, die als exemplarische Kulturvermittler dienen sollen, ursprünglich 
überhaupt in diese Museen kamen, wurde bisher in der deutschen Kulturszene nachrangig behandelt. Die Restitutionsdebatte ist seit 
einer Rede des französischen Staatspräsidenten auch in Deutschland angekommen. Es entstanden Leitlinien zum Umgang mit der 
Debatte, sowohl staatliche als auch zivilgesellschaftliche. Die meisten dieser oft vage gehaltenen Stellungsnahmen scheinen sich über 
die Verantwortlichkeiten zu Restitutionsbemühungen uneinig zu sein. Zudem bleibt die Frage offen, ob die darin angelegten Vorschläge 
tatsächlich realisierbar sind und realisiert werden. Sie können sich auch als halbherziger Versuch dazu lesen lassen, das aktuell aufbran-
dende Interesse an kolonialen Raubgütern und den daraus entstehenden Druck sich zu diesem Sachverhalt zu verhalten, zu befrieden.

Professorin Dr. Regine Schulz, Geschäftsführerin des Römer- und Pelizaeus-Museums in Hildesheim, ist eine von 26 Direktor_in-
nen ethnologischer Museen im deutschsprachigen Raum, die im Mai 2019 die Heidelberger Stellungnahme „Dekolonisierung 
erfordert Dialog, Expertise und Unterstützung“ unterschrieben haben. Die Museen sehen sich gegenüber den beherbergten 
Sammlungen in einer „treuhänderischen Sorgfaltspflicht“. Restitution wird als Selbstverständlichkeit formuliert, sollten die Objek-
te im Moment des Sammelns oder Herstellens zu Unrecht in die Museen gelangt sein und sollte zudem eine Rückgabe gewünscht 
sein. Restitution solle darüber hinaus aber auch dort verhandelbar sein, wo Objekte für die Herkunftsgesellschaften einen hohen 
Wert haben. Betont wird, dass Rückgabe nur der erste Schritt sein kann, aber die Beziehung, die mit der Übernahme der kulturel-
len Objekte eingegangen wurde, zu weit mehr verpflichtet. Es brauche einen Dialog um die koloniale Vergangenheit. 

Oftmals wissen die ehemals von Kolonialmächten geprägten Gesellschaften aber nicht, in welchem Land ihre Kunst- und Kul-
turobjekte überhaupt ausgestellt sind und schon gar nicht in welchen Museen. Viele der Objekte befinden sich zudem nicht in 
Ausstellungen, sondern im Archiv. Nicht nur in der Heidelberger Stellungnahme wird dazu aufgefordert, dass es deshalb Aufgabe 
der westlichen Museen sei, proaktiv auf Herkunftsgesellschaften zuzugehen und digitalisierte Datenbanken mit Museumsbestän-
den bereitzustellen.

„DIE GEGENSTÄNDE DIESES MUSEUMS MACHEN ZWEI DRITTEL DES FINANZIELLEN WERTES DER STADT HILDESHEIM AUS“
Provenienz-Forschung, die Wissenschaft der Herkunftsgeschichte von Kulturgütern und Kunstobjekten, ist daher die Disziplin, 
die konsequenterweise oftmals im gleichen Atemzug mit dem Restitutionsbegriff fällt. Im Römer- und Pelizaeus-Museum gibt es 
für diese Aufgabe Dr. Sabine Lang: eine wissenschaftliche Mitarbeiterin für 500.000 Objekte. Für sie stellt sich die Frage danach, 
wessen kulturpolitische Zuständigkeit es ist, einen finanziellen Rahmen für Restitutionen zu bieten – die des Bundes, der Länder, 
der Kommunen oder der Museen selbst? „Es gibt klare Machthierarchien. Viele Museen sind in öffentlicher Hand. Die Gegenstände 
dieses Museums machen zum Beispiel zwei Drittel des finanziellen Wertes der Stadt Hildesheim aus“, so Schulz. Die Abhängigkeit 

von Geldern, in der sich viele Museen befinden, stellt ein 
Problem für die Praxis der musealen Arbeit und die Restitu-
tion unrechtmäßig erworbener musealer Gegenstände dar.

„Die Rolle von Museen in der Vermittlung von Kultur und 
in Kulturdialogen wird oft unterschätzt“, betont Schulz 
weiter. „Die Museen sind aber auf diese Wertschätzung 
angewiesen, wenn es um sie betreffende politische Ent-
scheidungen geht. Einerseits sind die politischen Rahmen-
bedingungen bindend, andererseits sind deutsche Museen 

//  KULTURELLE BILDUNG

in der Verantwortung selbstständig aktiv zu werden, wenn die politischen Rahmenbedingungen unzulänglich sind.“ Die Annahme, 
Museen hätten den Auftrag Kultur zu vermitteln und zu sammeln, mag für Museen des „Globalen Nordens“ zutreffen. Da sich aber 
90% aller kulturellen Objekte Afrikas in den Händen des „Globalen Nordens“ befinden, ist es rein logisch nicht möglich, diesen 
Auftrag auch im „Globalen Süden“ zu erfüllen. 

Anstatt das museale Konzept des „Globalen Nordens“ also dem „Globalen Süden“ überstülpen zu wollen, sollte vielmehr die Frage 
gestellt werden: Was will das Museum des „Globalen Südens“ und wie sieht es bereits aus? Welche Kulturvermittlungskonzepte 
gibt es und wie können diese weitergedacht werden? „Das Römer- und Pelizaeus-Museum hat bereits einige Objekte erfolgreich 
restituiert, zum Beispiel nach Kairo. Allerdings muss ich hinzufügen, dass es auch zu Zwischenfällen gekommen ist. Es kommt vor, 
dass Objekte nach der Restitution einfach verschwinden oder aber, dass die erforschte rechtmäßige Provenienz doch nicht korrekt 
nachvollzogen worden ist, aber man die Restitution jetzt auch nicht mehr zurückfordern kann. Die Provenienz-Forschung hat ihre 
Unzulänglichkeiten“, so Schulz. 

KULTURPOLITISCHE KONSEQUENZ: BEWEISLAST UMDREHEN
Die museale Politik des „Globalen Nordens“ fordert allzu oft, dass die Gesellschaft, welche die Rückgabe eines kulturellen Objek-
tes fordert, nachweisen sollte, dass dieses Objekt ihnen gehört. Die Forderungen danach, dass diese Beweislast umgedreht werde 
und der „Globale Norden“ stattdessen nachweisen müsse, dass die Kulturgüter nicht in kolonialen Kontexten erworben wurden, 
sind laut. Die aktuellen Verhandlungen zum kolonialen Unrecht finden aus westlicher Perspektive statt. Restitution? Vielleicht, 
aber nur unter den vom „Globalen Norden“ abgesteckten Bedingungen.

Folgerichtig fragt sich Schulz: „Ist der ‚Restitutionshype‘ nicht erneut ein von Europa ausgehendes System, dass sich durch eine 
Geste wie Restitution aus den kolonialen Schuldgefühlen befreien möchte, ohne danach zu fragen, was denn die Herkunftsgesell-
schaften tatsächlich wollen oder einen tiefergehenden Wandel von immer noch bestehenden kolonialen Einstellungen zu fordern?“
Die Restitution von sich zu Unrecht in deutschen Museen befindlichen Kultur- und Kunstobjekten ist also eine unabdingbare Ver-
pflichtung. Es gilt in einen kulturellen Austausch zu treten, der Machtdynamiken thematisiert und hinterfragt. Die Verpflichtung, 
die aus dem Eingeständnis der in der Kolonialzeit verübten Verbrechen hervorgeht, beinhaltet auch, den geschädigten Personen 
und Kulturen zunächst und allererst zuzuhören.

Judit Hoffkamp studiert „Kulturwissenschaften und ästhetische Praxis“ an der Universität Hildesheim in der Variante Bachelor Plus „Kulturpolitik im internationalen 
Vergleich“ und verfasste eine Hausarbeit im Seminar „Dekolonialisierung. Provenienz und Restitution als kulturpolitische Aufgabe“ von Prof. Dr. Wolfgang Schneider

Ethnologische Provenienzforschung am Roemer- und Pelizaeus-
Museum in Hildesheim: Die Kuratorin der Ausstellung, Dr. Andrea 

Nicklisch (Mitte), war den kolonialien Sammlern auf der Spur und führte 
Studierende des Seminars "Dekolonialisierung. Provenienz und Restitu-

tion als kulturpolitische Aufgabe" von Professor Dr. Wolfgang Schneider 
durch ihre Ausstellung

REZ@KULTUR. 
FORSCHUNGSPROJEKT ZU KULTURELLER BILDUNG UND DIGITALISIERUNG 

„Kindermusiktheater in Deutschland. Eine Untersuchung zu den kulturpolitischen Rahmenbedingungen“ 
lautete der Titel von Joscha Schabacks (Mitte) Dissertation, die er Ende letzten Jahres erfolgreich verteidigt 
hat. Ein Ergebnis seiner Forschungen: Kindermusiktheater „ist ein Spielfeld für ungewöhnliche partizipative 
Formate, für Kunst im Öffentlichen Raum und für zeitgenössische Musik. Die Kinderopernbühne ist damit 
auch ein Labor für die Kunstform und die Institution der Oper.“ Demnächst mehr im Verlag Theater der Zeit, 
Berlin. Mit dem neuen Herrn Doktor freuen sich die Eltern und Freund Dr. Ole Hruschka, auch ein Kultur-
wissenschaftler aus der Hildesheimer Schule, die Protokollantin und Doktorandin Constanze Metzger (links) 
sowie die Gutachter Prof. Dr. Matthias Rebstock (rechts) und Prof. Dr. Wolfgang Schneider (hintendran).

KINDER-MUSIK-THEATER-POLITIK 
„Kindermusiktheater in Deutschland. Eine Untersuchung zu den kulturpolitischen Rahmenbedingungen“ 
lautete der Titel von Joscha Schabacks (Mitte) Dissertation, die er Ende letzten Jahres erfolgreich verteidigt 
hat. Ein Ergebnis seiner Forschungen: Kindermusiktheater „ist ein Spielfeld für ungewöhnliche partizipative 
Formate, für Kunst im Öffentlichen Raum und für zeitgenössische Musik. Die Kinderopernbühne ist damit 
auch ein Labor für die Kunstform und die Institution der Oper.“ Demnächst mehr im Verlag Theater der Zeit, 
Berlin. Mit dem neuen Herrn Doktor freuen sich die Eltern und Freund Dr. Ole Hruschka, auch ein Kultur-
wissenschaftler aus der Hildesheimer Schule, die Protokollantin und Doktorandin Constanze Metzger (links) 
sowie die Gutachter Prof. Dr. Matthias Rebstock (rechts) und Prof. Dr. Wolfgang Schneider (hintendran).
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ART UP YOUR LIFE
KUNSTMUSEEN IM DIGITALEN ZEITALTER
Von Claudia Roßkopf
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What opportunities do art museums grasp in digital space, what roles do they adopt? How is the „polyphony of individual 
receptive experiences“ (Männig 2017, 57. translated by CR) taken into account within digital strategies of art museums? These 
questions are part of a current research project about art museums as players of arts education in digital space.

„Museums as Cultural Hubs: The Future of Tradition“ – unter diesem Titel kamen im September 2019 über 4.500 Teilnehmer_in-
nen aus über 120 Ländern und Regionen zur Generalkonferenz des International Council of Museums zusammen (www.icom-kyo-
to-2019.org). Mit seinen über 40.000 Mitgliedern ist ICOM die größte internationale Museumsorganisation und als solche auch 
für ihre viel zitierte Defi nition von Museen bekannt: „A museum is a non-profi t, permanent institution in the service of society and 
its development, open to the public, which acquires, conserves, researches, communicates and exhibits the tangible and intangible 
heritage of humanity and its environment for the purposes of education, study and enjoyment.” (www.icom.museum o.J.)

Auch über die Museumsszene hinaus wurde die Konferenz in Kyoto beachtet, da dort über eine Neufassung dieser Defi nition 
abgestimmt werden sollte. Dazu kam es allerdings nicht, da sich an dem neuen Entwurf vielseitige Diskussionen entzündeten. 
Der Entwurf wurde von einem Komitee erarbeitet, das nach der letzten Generalkonferenz 2016 damit beauftragt wurde (Commit-
tee on Museum Defi nition, Prospects and Potentials): „Museums are democratising, inclusive and polyphonic spaces for critical 
dialogue about the pasts and the futures. Acknowledging and addressing the confl icts and challenges of the present, they hold 
artefacts and specimens in trust for society, safeguard diverse memories for future generations and guarantee equal rights and 
equal access to heritage for all people. Museums are not for profi t. They are participatory and transparent, and work in active 
partnership with and for diverse communities to collect, preserve, research, interpret, exhibit, and enhance understandings of the 
world, aiming to contribute to human dignity and social justice, global equality and planetary wellbeing.” (www.icom.museum o.J.)

Der Vorschlag zieht anhaltende Diskussionen nach sich – zum Beispiel über praktische und juristische Folgen oder das Verständnis 
einer Defi nition in Abgrenzung zu einem Mission Statement (vgl. zum Beispiel Beiträge zu #museumsdefi nition und #icomkyo-
to2019 auf www.twitter.com). Ein neues Komitee wurde gegründet, eine außerordentliche Hauptversammlung zur erneuten Ab-
stimmung im Juni 2021 anberaumt. Derweil veröff entlichte das Komitee ICOM Deutschland im Februar 2020 Ergebnisse seiner 
Online-Umfrage zur Defi nition. Teilnehmende hatten Gelegenheit, selbst Aspekte einzubringen, die aus ihrer Sicht als Bestand-
teil einer Defi nition relevant sind: Mehrfach genannt seien zum Beispiel die (sinnliche) Erfahrung, der Beitrag zur individuellen 
Entwicklung, Museen als Wissensspeicher, Lern- und Begegnungsort, Selbstrefl exivität und die Digitale Transformation (ICOM 
Deutschland e. V. 2020, 17). 

DIGITALE TRANSFORMATIONSPROZESSE
An den derzeitigen Diskussionen werden die Ansprüche erkennbar, die an Museen bzw. ihre Defi nition herangetragen werden. 
Gesellschaftliche, geopolitische und technologische Entwicklungen tangieren das Selbstverständnis. So haben gerade auch die 
Digitalisierungsprozesse der letzten Jahrzehnte viele Museen zur Auseinandersetzung mit ihren Möglichkeiten und zu „digitalen 
Strategien" veranlasst. Da die Sphären des Digitalen und des Analogen stets ineinander verwoben sind, geben diese Strategien 
über das Digitale hinaus Aufschluss über das Selbstverständnis und Visionen von Museen. Die Omnipräsenz des Digitalen führt 
zur Refl exion der Aufgaben, Methoden, Funktionen und Strukturen sowie schließlich zu Experimenten. Genannt sei als Beispiel 
das Format des Kulturhackathons zur Vernetzung von technikaff inen Communities mit Kulturinstitutionen, um mit deren Daten-
sätzen und Digitalisaten neue Angebote zu entwickeln (vgl. www.codingdavinci.de). Ein anderes Beispiel ist eine Erweiterung für 
Webbrowser, Art Up Your Tab: Mit jedem neuen Reiter im Browser eröff net sich der Blick auf ein Werk aus der Sammlung von Eu-
ropeana (www.art-tab.eu). Diese digitale Plattform – eine Initiative der Europäischen Union – stellt mehr als 30 Millionen Bilder 
von über 3.000 Archiven, Büchereien und Museen zur Verfügung (www.europeana.eu). Benutzer_innen erhalten Information zum 
Werk, können es herunterladen und auf Facebook oder Twitter teilen. 

„POLYPHONIE VON SUBJEKTIVEN REZEPTIONSERFAHRUNGEN“ 
Eine laufende Forschungsarbeit untersucht, wie Museen digitale Möglichkeiten nutzen und im digitalen Raum auftreten, um 
Bildungsprozesse und Teilhabe zu fördern. Die Dissertation steht im Zusammenhang mit dem Forschungsprojekt Rez@Kultur 
der BMBF-Förderrichtlinie Digitalisierung in der Kulturellen Bildung (s. Reinwand-Weiss/Rosskopf 2019). Das Datenmaterial des 
Projekts besteht aus Online-Rezensionen zu Kunst und Literatur sowie Interviews mit Online-Rezensent_innen, hinzukommen 
digitale Strategien und Interviews mit Digitalexpert_innen aus dem Museumsbereich. Damit werden Erkenntnissen über das 
Userverhalten erarbeitet und darüber, wie Kulturelle Bildung im Kontext digitaler Rezeptions- und Produktionsprozesse erfolgt, 
wie Menschen zu Akteur_innen kultureller Praxis werden (vgl. Rosskopf 2019, 145). 

User teilen ihre Entdeckungen und Gedanken, setzen sich intensiv mit Kunstwerken auseinander, bilden und ändern ihre Meinung, 
kontextualisieren die Kunst – ob kunsthistorisch, politisch, popkulturell oder persönlich. Sie zitieren Kunsthistoriker_innen, rekon-
struieren historische Zusammenhänge, refl ektieren Internetphänomene wie Tumblrism. Sie teilen und kommentieren ihre Beitrage 
gegenseitig, sie teilen Präferenzen für eine_n Künstler_in, für ein Motiv oder eine Farbe. Sie bilden Gemeinschaften und Filterblasen. 
Ihre Beiträge sind assoziativ, abstrakt, analytisch, argumentativ – und sie belegen eine Vielfalt an Erfahrungen und Kultureller 
Bildung. Der digitale Raum lässt diese Erfahrungen sichtbar werden. Doch inwiefern berücksichtigen digitale Strategien die „Poly-
phonie von subjektiven Rezeptionserfahrungen“ (Männig 2017, 57)? Einhergehend mit der lauter werdenden Polyphonie im World 
Wide Web wächst wiederum auch der Bedarf an Orientierung und Moderation. Welche Herausforderungen ergeben sich für 
Museen im Digitalen? Neben der Experimentierfreude ist ihre Expertise gefragt, um tatsächlich Bildungsprozesse zu fördern und 
ihren Bildungsauftrag zu erfüllen. Gerade die gegenwärtige Situation bringt diesbezüglich ganz neue Fragen und Herausforderun-
gen mit sich, die zum Beispiel unter Hashtags wie #KulturinZeitenvonCorona, #Closedbutopen oder #DigAMus sichtbar werden. 
Diskussionen zu Digitalität und zur Rolle von Museen erhalten dadurch neue Facetten und Relevanz. 
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SODELE HABIBI
ZUM ZWISCHENSTAND DER WISSENSCHAFTLICHEN 
EVALUATION DES PROJEKTS „HEIMATKARAWANE“
Von Beate Kegler und Friederike Bill

A glimpse in actual research on diversity concepts for rural communities: The project Heimatkarawane aims to bring new 
impulses for rural areas to deal with societal transformation. The international team invites locals and immigrants in several 
Swabian villages to develop new sounds of Heimat today. Dr. Beate Kegler and Friederike Bill are evaluating this project by 
qualitative and ethnographic methods. First results show that the project’s aims are not so easy to reach. It needs more time, 
more knowledge and an attitude of learning guest to get on the way to a real dialogue.

Der schwäbische Ausdruck „sodele“, der so viel meint wie „das wäre geschafft, weiter geht’s“ und das arabische Kosewort „Habibi“ 
erklingen auf der Schwäbischen Alb immer häufiger zusammen. Seit 2015 ist es selbstverständlich, dass auch in Dörfern jenseits 
der Metropolen Menschen aus arabischsprachigen Ländern eine neue Heimat suchen. Doch nicht immer gestalten sich die gesell-
schaftlichen Transformationsprozesse so einfach wie im titelgebenden Wortspiel.

Das Modellprojekt "Heimatkarawane - Wie klingt das Land heute?"1  hat zum Ziel, mittels eines künstlerisch-kulturellen Baustein-
programms Teilnehmende unterschiedlicher „Heimaten“ mit Akteur_innen der Breitenkultur in ländlichen Orten der Schwäbi-
schen Alb zusammenzuführen. Dabei sollen Einheimische und Zugezogene für inter- und transkulturelle Ansätze sensibilisiert 
sowie regionalentwicklungsfördernde Potenziale dorf- und spartenübergreifenden Miteinanders erfahren werden. 

Die 2019 begonnene wissenschaftliche Begleitstudie untersucht mit Methoden der qualitativen Sozialforschung und teilnehmen-
den Beobachtung, ob und in welcher Form sich die ambitionierten Ziele erreichen lassen, welchen Herausforderungen das Projekt 
begegnet und welche Handlungsempfehlungen und Übertragbarkeitskriterien sich aus den Projekterfahrungen für kulturelle 
Praxis, eine zukunftsweisende Kulturpolitik und Regionalentwicklung ableiten lassen.

EIN WOCHENENDE FÜR DAS MITEINANDER IM DORF
Bis April 2020 hatte die Heimatkarawane an vier Orten 
zum partizipativen Kulturwochenende eingeladen. Trotz 
ähnlicher Vorbereitung und Planung fanden letztlich sehr 
unterschiedliche Wochenenden statt, die sich sowohl von 
Teilnehmenden und Aktionsorten, entstandenen Dyna-
miken und künstlerisch-kulturellen Schwerpunkten wie 
auch von den gemeinsam entwickelten Ergebnissen stark 
unterschieden. In Hayingen führte die Netzwerkarbeit 
der Projektleitung zur intensiven Beteiligung der Mitwir-
kenden der örtlichen Freilichtbühne und derjenigen einer 
inklusiv arbeitenden Theatergruppe. Einige Mitglieder der 
arabischen Community schlossen sich dem Projekt an. Ein emotional bewegendes Ergebnis mit vielen inter- und transkulturellen 
Aspekten begeisterte am Sonntag rund siebzig Zuschauende aller Generationen und diverser Herkunft. In Zwiefalten erschienen 
erneut Teilnehmende der Hayinger Karawanserei, darunter einige der Jugendlichen mit Fluchterfahrung und ihre Familien und 
einige wenige Ortsansässigen, die ebenfalls eine Zuwanderungsgeschichte aufwiesen. Am dritten Wochenende in der Kleinstadt 
Riedlingen versammelten sich vor allem die kunstaffinen, urban geprägten Bildungsbürger_innen, Kunstschaffende und einige 
Kinder und Jugendliche unterschiedlicher Herkunft, die bereits in musischen Gruppen eingebunden waren. Wenngleich diese 
Karawanserei eine besondere künstlerische Qualität des Ergebnisses erzielte, so stellte sich hier eine tiefergehende Auseinan-
dersetzung über Veränderungspotenziale einer diverseren Gesellschaft kaum ein. Drei Monate später folgte die Karawanserei 
in Hülben, einem Ort am Nordrand der Schwäbischen Alb. Angesichts der dürftigen Teilnehmendenzahl hätte diese Karawane 
als gescheitert gelten können. Und doch zeigte sich gerade in diesem pietistisch geprägten Ort, was die Grenzen, Potenziale und 
Veränderungsbedarfe des Projektes darstellen. Die ratlosen Mitglieder des interkulturellen Teams konnten in dieser Situation 
nicht mehr auf ihre bewährte Projektstrategie zurückgreifen und mussten sich einer gänzlich neuen Situation stellen. So gelang, 
vollkommen ungeplant, eine große Aufmerksamkeit für das, was die wenigen Teilnehmenden einbrachten, für das, was den Ort 
und seine Bewohner_innen ausmachte. 

1 http://www.heimatkarawane.de/

NEU IM TEAM // 
DAVIDE BROCCHI UND KRISTINA GRUBER
FORSCHEN ZUR NACHHALTIGKEITSKULTUR

WAS SIND EURE ZIELE ZUM PROJEKTABSCHLUSS? 
Unter der Leitung von Dr. Christian Müller-Espey ist schon viel geleistet worden. Wir arbei-
ten an einem Leitfaden für eine zukunftsfähige Soziokultur. Darin fließen Erkenntnisse aus 
der Praxis ein, gleichzeitig geht es um eine Vision bis 2030. Im Moment lautet die dringen-
de Frage, wie es nach der Corona-Krise weitergehen soll. Vor dem Sommer planen wir eine 
Reihe mit digitalen Workshops und Expert_innen, um diese Themen zu diskutieren. Auch 
Studierenden sind willkommen.

WELCHE KOMPETENZEN BRINGT IHR IN DAS FORSCHUNGSPROJEKT EIN?
Kristina: Ich habe Geographie (ökologische Dimension) und Nachhaltiges Wirtschaften 
(ökonomische Dimension) studiert und parallel in internationalen Forschungsprojekten mit-
gearbeitet. Ich bringe also Hintergrundwissen aus diesen Dimensionen der Nachhaltigkeit 
mit. Über das Praxisprojekt „Selbstversuch: Klimaneutrale Veranstaltungen“ des Vereins 
2N2K e.V. bin ich mit der kulturellen Dimension stärker in Verbindung gekommen. Sieben 
soziokulturelle Zentren haben hier einzelne Veranstaltungen klimafreundlicher organisiert. 
Wir haben die Zentren begleitet und die Erfahrungen zusammengetragen. Diese fließen in 
das Forschungsprojekt mit ein. 

Davide: Ich bin Sozialwissenschaftler und beschäftige mich schon lange mit der kulturel-
len Dimension der Nachhaltigkeit in Theorie und Praxis. Eine Verbindung von Kultur und 
Nachhaltigkeit bedeutet für mich einen Paradigmenwechsel in beide Richtungen, dies ist 
leider noch nicht ganz angekommen. Auch soziokulturelle Zentren könnten interessante 
Katalysatoren einer partizipationsorientierten Transformation aus dem Lokalen heraus. 
Bürger_innen sollten nicht nur als Kulturkonsument_innen betrachtet, sondern zu kreativen 
Mitgestalter_innen aktiviert werden.   

WARUM IST NACHHALTIGKEIT FÜR DIE KULTURPOLITIK ZENTRAL BZW. UMGEKEHRT? 
Wenn Kulturpolitik nicht nur Spartenpolitik, sondern Gesellschaftspolitik ist, dann kommt 
auch sie an Themen wie Klimaschutz oder sozialer Gerechtigkeit nicht vorbei. Nachhaltig-
keit stellt die Fragen nach dem Umgang mit Krisen sowie einem guten Leben, das nicht 
auf Kosten anderer geht. Umgekehrt setzt eine Transformation in Richtung Nachhaltigkeit 
einen Kulturwandel voraus. Als Agoras können Kultureinrichtungen gesellschaftliche Pro-
zesse reflektieren, als Möglichkeitsräume Alternativen entwickeln.  

Kristina Gruber und Davide Brocchi sind neue wissenschaftliche Mitarbeiter*innen des Instituts für Kulturpolitik 
der Universität Hildesheim und leiten gemeinsam das Projekt „Nachhaltigkeitskultur entwickeln: Praxis und 

Perspektiven soziokultureller Zentren“ (www.jetztinzukunft.de)

WIR HABEN HIER GELERNT, DASS WIR GAR NICHT DIE GASTGEBER SEIN KÖNNEN – WIR SIND DIE GÄSTE2 
Das Projektteam verließ den Status der Gastgeberin eines Projektangebots und machte sich in Hülben erstmals auf, als Gast das 
Dorf lernend zu entdecken und sich von den Hülbener_innen ihre „Heimat“ nahebringen zu lassen. So entstanden statt aktiver 
Workshopteilnahme echte Begegnungen auf Augenhöhe. Teilnehmende und Teammitglieder übernahmen gleichermaßen Ver-
antwortung für die Gestaltung der Begegnung. Angeleitet von Frauen des Dorfes und dem syrischen Bäcker vor Ort fand sich die 
Karawanserei nach intensiven Gesprächen beim gemeinsamen Brotbacken wieder, wanderte ins Altenheim zum gemeinsamen 
Heimatliedersingen, erprobte den Zusammenklang syrischer Rhythmen mit schwäbischen Gedichten und erfuhr vieles über das 
Ringen um den Erhalt von Traditionen und die Mühen des Ebnens neuer Wege.

2 Im Gespräch mit einem der Projektleitenden der Heimatkarawane, Hülben 21.02.2020
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Gerade in Hülben wurde deutlich, dass die Erreichung der weit gefassten Projektziele 
viel mehr Zeit, viel mehr Kennenlernen der Gegebenheiten und vor allem viel mehr 
Aufmerksamkeit als interessierter Gast in den Orten bedeuten. So einfach wie im 
Projektantrag formuliert ist die inter- und transkulturelle Öffnung nicht. Mit diesen Er-
kenntnissen hätten die kommenden Wochenenden einen anderen Zuschnitt erfahren 
können. Doch der Ausbruch von Covid-19 erforderte ein Umdenken. Die Karawanser-
eien in Sigmaringendorf und Emerkingen wurden nun auf den Herbst verschoben. In 
der Zwischenzeit treffen sich Teilnehmende, Teammitglieder und weitere Interessier-
te zweimal wöchentlich dorfübergreifend zum gemeinsamen virtuellen Austausch 
über das, was Heimat heute bedeuten könne. Die Angebote werden unerwartet gut 
angenommen. Das Projekt weitet sich nun auch aus auf Fragen zur Nutzung digitaler 
Möglichkeiten für die experimentelle Entwicklung eines zeitgemäßen Miteinanders in 
ländlichen Räumen.

Bis Ende 2020 gilt es, konkrete Antworten auf die zentralen Forschungsfragen im 
lernenden Projekt zu finden. Diversität als Potenzial in ländlichen Räumen erkennbar 
zu machen – das zeigt die bisherige Forschung bereits jetzt – erfordert Zeit, die Be-
reitschaft mit großer Aufmerksamkeit und Offenheit den Menschen zu begegnen und 
zuzuhören, sowie die hier zentralen Dynamiken des erstrebten Community Buildings 
in die Projektarbeit einzubeziehen. 

Dr. Beate Kegler war wissenschaftliche Mitarbeiterin am Institut für Kulturpolitik. Sie lehrt und forscht im Schwerpunkt zur Kulturellen Bildung in ländlichen 
Räumen und dem Umgang mit Diversität in partizipativen Formaten der Kulturarbeit. 

Friederike Bill studiert Kulturvermittlung an der Universität Hildesheim. Sie ist derzeit als Forschungsassistentin an der Evaluation des Projektes „Heimatkara-
wane - wie klingt das Land heute?“ beteiligt. Ihren Bachelor absolvierte sie 2017 an der Hochschule für Bildende Künste Braunschweig in Kunstwissenschaft 
und Geschichte.

Stuhlkreis im Landkreis: Forschungen 
mit der Zivilgesellschaft im Projekt 

"Heimatkarawane" in Kooperation mit 
dem Landesverband Amateurtheater in 

Baden-Württemberg

DR. BEATE KEGLER, DIE EXPERTIN FÜR KULTUR IM LÄNDLICHEN RAUM

Im Zuge der sogenannten Neuen Kulturpolitik in den 1968er Jahren etablierte sich die Soziokultur jenseits 
des institutionellen Kunstbetriebs als alternative Kulturarbeit. Ihre Akteure schufen und gestalteten Expe-
rimentierräume eines basisdemokratischen Miteinanders und setzten mit ihrem Engagement zahlreiche 
Gegenimpulse zur affirmativen Hochkultur jener Epoche. Inzwischen gehören die Soziokulturellen Zentren 
mit ihren teilhabeorientierten Angeboten längst in die Riege der etablierten Kulturstätten urbaner Räume. 
Weitaus unbemerkter etablierte sich auch auf dem Land ein breites Spektrum soziokultureller Akteure  - in 
den florierenden Speckgürteln der Großstädte aber auch dort, wo anhaltende Transformationsprozesse die 
Gestaltungskraft der schrumpfenden und alternden Dorfgemeinschaften bedrohlich schwinden lässt. Doch 
Soziokultur in ländlichen Räumen blieb bislang unerforscht. 

Mit der Publikation aus der Feder von Dr. Beate Kegler werden nun erstmals fundierte Aussagen zu Arbeits-
weisen und Strukturen, Potentialen und Herausforderungen getroffen, kulturpolitische Handlungsempfeh-
lungen und Forschungsdesiderate versammelt. Die in detailreichen Informationen speisen sich aus einer 
mehrjährigen Beobachtung der Szene, zahlreichen Interviews und Gesprächen mit Akteur_innen und Nutzer_
innen der Soziokultur, mit Vertreter_innen aus Kulturpolitik und Interessenverbänden. Die Studie entstand als 
Dissertation am Institut für Kulturpolitik der Universität Hildesheim.

Nach vielen Jahren als wissenschaftliche Mitarbeiterin verabschiedet sich Dr. Beate Kegler in diesem Som-
mersemester vom universitären Dienst und übernimmt die Leitung des Fachbereichs Kulturelle Bildung in der 
Kreisvolkshochschule Aurich. Die Hildesheimer Kulturwissenschaften haben ihr viel zu verdanken, in Lehre 
und Forschung, bei Projekten und Tagungen, auch wegen ihrer zahlreichen Veröffentlichungen zu Desideraten 
in der Kulturpolitikforschung. 

Beate Kegler: Soziokultur in ländlichen Räumen. Die kulturpolitische Herausforderung gesellschaftsgestaltender Kulturarbeit. Kopäd, 
München 2020, 350 Seiten, 24,80 Euro
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ES GEHT UM MENSCHEN
DIE TAGUNG „STADT.LAND.DIVERSITÄT“ DISKUTIERTE 
KULTURELLE AUSDRUCKSFORMEN UND KÜNSTLERISCHE 
TEILHABE IN SCHULISCHER UND AUSSERSCHULISCHER 
BILDUNG
Von Anna Erichson

What is the meaning of cultural participation in a diverse society?  What is the potential of different forms of arts education in 
school and non-school education? And what cultural and educational policy mandate can be derived from the goal of creating 
access to art and culture for all? “City. Countryside. Diversity” is an annual conference organised jointly by the Centre for 
Diversity, Democracy and Inclusion in Education (ZBI) and the University of Hildesheim’s Department of Cultural Policy. On 27 
and 28 September 2019, delegates to the conference looked for answers to these questions.

Der Zugang zu Kunst und Kultur ist ein verbrieftes Menschenrecht1.  Kulturelle Bildung bedeutet Bildung zur kulturellen Teilhabe, 
ihr wird damit eine zentrale gesellschaftsgestaltende und damit kultur- und bildungspolitische Funktion zugesprochen.

Doch was heißt kulturelle Teilhabe in einer diversen Gesellschaft?  Welche Potentiale bieten Formate der Kulturellen Bildung 
innerhalb der schulischen und außerschulischen Bildung? Und welcher kultur- und bildungspolitische Auftrag lässt sich von dem 
Ziel, Zugangsmöglichkeiten zu Kunst und Kultur für alle zu schaffen, ableiten?

Auf diese Fragen suchte die Jahrestagung „STADT.LAND.DIVERSITÄT. Kulturelle Ausdrucksformen und künstlerische Teilhabe in 
schulischer und außerschulischer Bildung“ des Zentrums für Bildungsintegration (ZBI) in Kooperation mit dem Institut für Kultur-
politik der Universität Hildesheim am 27. und 28. September 2019 Antworten.

TEILHABEORIENTIERTE KULTURELLE BILDUNG - WOVON SPRECHEN WIR?
Der Titel der Tagung reiht eine Vielzahl von Begrifflichkeiten aneinander, die zeitgenössischen Diskursen alltäglich verwendet 
werden. Und doch erwies es sich als sinnvoll, zu Beginn der Veranstaltung eine Definition von Diversität sowie von Kultureller 
Bildung und Teilhabe aufzuzeigen. Dadurch war es möglich, die eigene kulturvermittelnde oder wissenschaftliche Arbeit auf einer 
gemeinsamen Grundlage zu reflektieren.

Unser Verständnis von Diversität wird von Darstellungen in Medien und Werbung beeinflusst. Diese Bilder sind in der Regel bunt 
und zeichnen eine harmonische Vielfalt in Einheit. Die gesellschaftlichen Konfliktlinien werden dabei nicht gezeigt, das Verhältnis 
von Macht und Ungleichheit oder der Kampf um Anerkennung spielen keine Rolle. Vergessen wird auch, dass das Individuum, der 
einzelnen Mensch im Mittelpunkt der Überschneidungen von Differenzlinien wie Alter, Geschlecht, Hautfarbe, physische Fähigkei-
ten etc. steht und nicht eine bestimmte Zielgruppe. Andersheit ist demnach eine Konstruktion. „Es geht also um den Diskurs, wie 
politisch, rechtlich, ökonomisch und pädagogisch angemessen mit gesellschaftlicher Vielfalt umgegangen wird.“2  

Kulturelle Bildung ist Allgemeinbildung.3 Dieses Postulat ist in den Debatten um Kulturelle Bildung selbstverständlich. Vor dem 
Hintergrund des Diversitätsdiskurses stellt Prof. Dr. Viola B. Georgi, Direktorin des Zentrums für Bildungsintegration an der 
Universität Hildesheim, die Frage, was denn Allgemeinbildung eigentlich sei. Sie plädiert für eine „education for transformation“, 
also eine Bildung(spolitik), die die gesellschaftliche Entwicklungs- und Transformationsfähigkeit in der Auseinandersetzung mit 
Heterogenität ermöglicht. Dieser Ansatz lässt sich mit Kultureller Bildung gut verbinden, steht der Mensch und ihre/seine Lebens-
welten im Mittelpunkt des künstlerischen Bildungsprozesses.

Kulturelle Bildung dreht sich jedoch nicht nur um das Subjekt, sondern schon in den 1970er Jahren, u.a. von Hilmar Hoffmann 
propagiert, wurde der Blick auf die gesellschaftsgestaltenden Kräfte der Künste gelenkt. „Ziel ist die Selbstbildung, die zur 
kultureller Teilhabe befähigt“, so Prof. Dr. Wolfgang Schneider, Gründungsdirektor des Instituts für Kulturpolitik der Universität 
Hildesheim. Künstlerische Rezeption werde maßgeblich vom Elternhaus beeinflusst, von gleichen Zugangsmöglichkeiten für alle 
seien wir noch weit entfernt.4  „Kulturelle Bildung braucht also Kultur- und Bildungspolitik!“ fordert Schneider, „Nur dann kann das 

1 Vgl. Art. 27 der Allgemeinen Erklärung der Menschenrechte, Art. 31 der Kinderrechtskonvention und Art. 10 der UNESCO Konvention zum Schutz der Kulturellen Vielfalt, im Grundgesetz Art. 2 und Art. 5, Kinder-  
  und Jugendhilfegesetz (SGB VIII § 11).

2 Vgl. Hauenschild et al 2013, S. 16.

3 Vgl. z.B. https://www.kulturrat.de/positionen/kulturelle-bildung-ist-allgemeinbildung/ (letzter Zugriff am 01.10.2019).

4 Vgl. Keuchel 2012, Rat für kulturelle Bildung 2015, 2017.

Menschenrecht auf kulturelle Teilhabe sichergestellt, nur so kann der Auftrag kommunaler Kultureinrichtungen erfüllt werden. 
Kulturelle Teilhabe ist die Basis für kulturelle Vielfalt und zur Erforschung der Gesellschaft um neue Kulturen und Konzepte zu 
ermöglichen.“

Schulischer Bildung kommt durch ihren verpflichtenden Charakter eine besondere Rolle in der Umsetzung kultureller Teilhabe zu, 
denn dort besteht zumindest die Möglichkeit, alle Kinder und Jugendlichen zu erreichen. Sowohl die Kultusminister-Konferenz 
(KMK) als auch die Bildungsministerien der Länder sprechen in ihren Empfehlungen und Programmen selbstverständlich von den 
verschiedenen Dimensionen von Diversität, die es zu berücksichtigen gilt, um allen Schüler_innen Teilhabe und Bildungserfolg zu 
ermöglichen. „Wir haben kein Erkenntnisproblem, sondern ein Umsetzungsproblem“, stellt Georgi fest. „Wenn wir Bildung diversi-
tätsbewusst denken, dann muss man analog zu den drei „P“ in den Kultureinrichtungen - Programm,  Personal und Publikum – in 
den Schulen das  Curriculum, den Unterricht, die Lehrkräfte und die Schüler*innen/Eltern in den Blick nehmen und entsprechend 
der gesellschaftlichen Vielfalt gestalten.“

DIVERSITÄTSBEWUSSTE KULTURELLE BILDUNG – WIE GEHT DAS?
Durch die Vorstellung zahlreicher, Beispiele aus der schulischen und außerschulischen Praxis hat die Tagung auch nach Gelin-
gensbedingungen und Herausforderungen einer diversitätsbewussten kulturellen Bildung gefragt. Nach Georgi sind fünf Schritte 
notwendig, um angemessen mit Vielfalt umzugehen:

1. Sichtbarmachung und Wahrnehmung von Differenz
2. Anerkennung und Wertschätzung von Differenz (Ressourcenorientierung)
3. Abbau von Chancenungleichheit und Diskriminierung
4. Entwicklung von critical thinking (Infragestellung der „Normierung“)
5. Aufbau demokratischer Beteiligungsstrukturen

Die kritische Reflexion und Veränderung der eigenen Haltung – weg von: „Wir machen ein Projekt der kulturellen Bildung für 
eine benachteiligte Zielgruppe“, hin zu: „Wir machen ein Projekt mit Menschen“ – ist eine Grundvoraussetzung. Ergebnisoffe-
ne, partizipative und prozessorientierte Arbeitsweisen, die Perspektivwechsel und transformatorische Selbst-Bildungsprozesse 
ermöglichen,5 wirken darüber hinaus unterstützend. Für viele Beteiligte der vorgestellten Projekte ist – im Gegensatz zu den 
meisten Besucher*innen der Tagung – Ausgrenzung und Diskriminierung der Normalzustand. Die Frage, wie mittels der Künste 
der gesellschaftliche Umgang mit Heterogenität positiv verändert werden kann, stellt sich dadurch zwingend.

Zur kritischen Reflexion der eigenen Bildungsarbeit hat auch die Vorstellung der Dissertation von Dr. Nina Stoffers, wissenschaft-
liche Mitarbeiterin an der Hochschule für Musik und Theater, angeregt. Sie zeigt auf, dass Projekte der Kulturellen Bildung, die 
explizit zur Steigerung von Teilhabe angelegt sind, auch zu Ausgrenzung bzw. Othering führen können. Dies kann z.B. durch die 
Ausblendung von Mehrfachzugehörigkeiten der Kinder und Jugendlichen (zu einer Altersklasse, zu einer ethnischen Gruppe, zu 
verschiedenen subkulturellen Gruppen etc.) passieren oder durch die (positive) Hervorhebung von Eigenschaften einer vermeintlich 
homogenen Gruppe. Dadurch wird Andersheit konstruiert und die Abgrenzung zwischen „wir“ und „die“ festgeschrieben.  Stoffers 
erläutert, dass  in diesen Fällen Inklusions- und Exklusionsprozesse parallel ablaufen, es handelt sich um „inkludierende Exklusion“.

 „STADT“ UND „LAND“ – WAR DA WAS?
Kulturelle Bildung ist ein Phänomen, das auch geografisch unterschiedlich eine Rolle spielt. Stadt und Land sind durchaus auch 
als Differenzlinien zu verstehen, unterscheidet sich doch das kulturelle Angebot in den urbanen Zentren maßgeblich von dem 
in ländlichen Räumen. Mangelnde kulturelle Teilhabe im ländlichen Raum kann auch durch die große Entfernung zum nächsten 

"Stadt. Land. Diversität...und wie weiter?" hieß 
es zum Abschluss einer Tagung des Zentrums 

für Bildungsintegration und des Instituts für 
Kulturpolitik der Universität Hildesheim 

5 Vgl. Vanessa-Isabelle Reinwand-Weiss (2013/2015): Künstlerische Bildung – Ästhetische Bildung – Kulturelle Bildung. In: KULTURELLE BILDUNG ONLINE: https://www.kubi-online.de/artikel/kuenstlerische-
  bildung-aesthetische-bildung-kulturelle-bildung (letzter Zugriff am 18.06.2019).
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Kulturort oder fehlende Bildungsmöglichkeiten bedingt sein. Dr. Beate Kegler, wissenschaftliche Mitarbeiterin am Institut für Kul-
turpolitik der Universität Hildesheim, hält eingangs fest, dass es nicht den ländlichen Raum gibt. Je nachdem, wie weit entfernt 
vom urbanen Zentrum, unterscheidet sich das kulturelle Leben: Von der Orientierung an urbanen Kulturszenen bis hin zu fehlen-
den zeitgemäßen Impulsen. Der sog. Breitenkultur (oder besser: Breitenkulturen) kommt dabei eine besondere Gestaltungskraft 
des kulturellen Lebens zu.  In ihrer Dissertation identifiziert Kegler die drei „K“ als Rezept der Breitenkultur(en): Kennen, Kümmern, 
Kaffee und Kuchen. Insbesondere der oftmals persönliche Kontakt zu Schlüsselfiguren der Dorfgemeinschaft ist unersetzlich. 
Demografischer und lebensweltlicher Wandel sowie damit einhergehend ein neues Verständnis von Ehrenamt – weniger Ehre, 
mehr projektbezogenen Mitwirkung – stellen eine kontinuierliche Kulturarbeit auf dem Lande vor Herausforderungen. Auch in 
Hinblick auf (notwenige) Förderung von Kulturarbeit in ländlichen Räumen resümiert Kegler: „Es geht um Menschen, nicht um die 
Entwicklung des ländlichen Raumes. Das setzt eine Kenntnis ihrer ganz individuellen Bedarfe und Herausforderungen voraus!“

KULTURELLE BILDUNG FÜR ALLE - UND WIE WEITER? 
Es bleiben offene Fragen: Wie kann ein Konzept der kulturellen „education for transformation“ aussehen? Wie kann es gelingen, 
kulturelle Bildung in den (schulischen) Bildungsstrukturen so zu verankern, dass jedes Kind Möglichkeiten der kulturellen Teilhabe 
erhält? Welche Kooperations- und Entwicklungspartnerschaften sollten dabei unbedingt eingegangen werden? Welche Instru-
mente haben die Kultur- und Bildungspolitik? Wie steht es um den Nachweis der Bildungswirkungen Kultureller Bildung? Die 
Forschung dazu ist noch lange nicht abgeschlossen. 

Die präsentierten Beispiele der Tagung haben gezeigt, dass die kultur- und bildungspolitischen Bedingungen und Strukturen 
vielfach noch nicht so weit entwickelt sind, wie die künstlerische Praxis. Die Schaffung von künstlerischen Freiräumen für 
gesellschaftliche Aushandlungsprozesse sowie die konsequente Umsetzung der gesellschafts-, kultur- und bildungspolitischen 
Erkenntnisse6  hinsichtlich einer diversitätsgerechten Kulturellen Bildung ist dringend nötig. Dafür kann und muss sich auf unter-
schiedlichen Wegen eingesetzt werden: durch Forschungsprojekte und Kulturpolitik, durch künstlerische Praxis, durch Interes-
senvertretung im Rahmen eines Dachverbands der Kulturellen Bildung,... schließlich durch den eigenen, angemessenen, alltägli-
chen Umgang mit Diversität. Denn: Es geht um Menschen!

Anna Erichson ist Landeskoordination Kultur für SCHULE:KULTUR! bei der Landesvereinigung Kulturelle Jugendbildung in Niedersachsen und hat an der 
Universität Hildesheim den Studiengang Kulturwissenschaften und ästhetische Praxis mit dem Diplom erfolgreich abgeschlossen.

6 Vgl. Georgi, Tagungszitat.

Ann-Kathrin Schmidt  ist neue wissenschaftliche Mitarbeiterin am Institut für Kulturpolitik 
der Universität Hildesheim und forscht im Projekt „Theater im Off? – Publikumsforschung des 
Theaterangebots in Südniedersachsen als Basis für Strategien des Audience Development 
in peripheren Räumen (ThOff)“. Sie schloss 2019 den berufsbegleitenden Masterstudien-
gang Kultur- und Medienmanagement an der Hochschule für Musik und Theater Hamburg 
mit einer Arbeit zur „Kulturentwicklungsplanung als Seismograph einer bedarfsorientierten 
Kulturförderung in ländlichen Räumen“ ab. Neben ihrer wissenschaftlichen Tätigkeit leitet sie 
das Modellprojekt „LandKulturPerlen“ bei der Landesvereinigung Kulturelle Bildung Hessen 
e.V. und ist als freie Fachreferentin, u.a. im Rahmen von „Kultur öffnet Welten“, engagiert. 
In das vom BMBF geförderte Forschungsprojekt ThOff,  das unter der Leitung von Prof. Dr. 
Birgit Mandel und in Kooperation mit der Universität Göttingen (Prof. Dr. Kilian Bizer) bis 
2022 umgesetzt wird, kann sie ihre wissenschaftliche sowie praktische Expertise vor allem 
in den Bereichen Kultur und kulturelle Bildung in ländlichen Räumen einbringen. ThOff identifiziert und analysiert Interessen und 
Motivationen der Nachfrage von amateurbasierten und professionellen Theaterangeboten in Südniedersachsen. Im Zentrum der 
Forschung steht die Frage, welche Potentiale neue Kooperationsansätze zwischen Profi- und Laientheater sowohl im Sinne eines 
erweiterten Audience Development wie  für eine zukunftsweisende intergenerationelle kulturelle Bildung bieten.

NEU IM TEAM // ANN-KATHRIN SCHMIDT 
FORSCHT IN LÄNDLICHEN RÄUMEN

//  KULTURPOLITIK FÜR LÄNDLICHE RÄUME

SOMMERSEMESTER 2019
BACHELOR- UND MASTER-SEMINARE
Özlem Canyurek, Dorothea Lübbe: GERMAN THEATRE. STRATEGIES OF DIVERSITY
Hans Fleisch: “PLAYFUL LEADERSHIP” ALS ERFOLGSFAKTOR IN DER NEUEN ARBEITSWELT
Daniel Gad: ARTISTS AS INFLUENCERS, CULTURAL POLICY AND SUSTAINABILITY
Matthias Henkel: MUSEUM. MACHT. MARKE. MANAGEMENT UND KOMMUNIKATION VON MUSEEN
Kim Kapischke: KULTURPROJEKTE ERFOLGREICH PLANEN UND DURCHFÜHREN. MANAGEMENT AM BEISPIEL VON FILM- 
UND MUSIKFESTIVALS
Beate Kegler: DIE LOGIK DER KULTURFÖRDERUNG. ZWISCHEN PROJEKTITIS UND KREATIVER BUCHFÜHRUNG
Beate Kegler: DIVERSITÄT IN DER BREITENKULTUR
Birgit Mandel: AUDIENCE DEVELOPMENT ALS FUNKTION ZWISCHEN KULTURMARKETING, KULTURVERMITTLUNG UND 
INSTITUTIONELLEM CHALLENGE MANAGEMENT
Birgit Mandel, Julia Speckmann: KUWIKARRIEREN UNTERWEGS – EINE RECHERCHE ZU ALUMNI DER KULTURWISSEN-
SCHAFTLICHEN STUDIENGÄNGE
Kiwi Menrath: ETHNOGRAPHISCH FORSCHEN IN DER KULTURELLEN BILDUNG
Kiwi Menrath: KULTURELLE BILDUNG UND URBANES LERNEN
Matthias Müller: LET’S MIET – KREATIVE LEERSTANDSNUTZUNG IN HILDESHEIM
Christian Müller-Espey: „SOZIOK_CHANGE“. VERÄNDERUNGSPROZESSE IN KULTURBETRIEBEN NACHHALTIG GESTALTEN
Nicola Scherer-Henze: FANCY METHODS: WORKING OUT LOUD
Nicola Scherer-Henze: EMPIRISCHE ABSCHLUSSARBEITEN SCHREIBEN
Wolfgang Schneider: DEKOLONIALISIERUNG. PROVENIENZ UND RESTITUTION ALS KULTURPOLITISCHE AUFGABE
Wolfgang Schneider: HEIMAT-PFLEGE. DIE KUNST SOZIALER ZUGEHÖRIGKEIT UND KULTURELLER IDENTIFIKATION
Wolfgang Schneider: PROGRAMMATIC DISCOURSES OF THE UNITED NATIONS EDUCATIONAL, SCIENTIFIC AND CULTURAL 
ORGANIZATION ABOUT DEVELOPMENT, DIVERSITY AND SUSTAINABILITY
Jörg Schumacher: PR FÜR KULTUR UND MEDIEN
Moritz Steinhauer: HILDESHEIM ALS KULTURHAUPTSTADT EUROPAS?! – EINE PRAKTISCHE EINFÜHRUNG IN METHODEN 
DER QUALITATIVEN SOZIALFORSCHUNG
Birgit Wolf: KULTURVERMITTLUNG IN DER DDR

KOLLOQUIEN
Michèle Brand: DEUTSCH-FRANZÖSISCHES KOLLOQUIUM
Michèle Brandt, Daniel Gad, Wolfgang Schneider: DEUTSCH-FRANZÖSISCHES PROMOTIONSKOLLEG KULTURVERMITTLUNG 
/ MÉDIATION CULTURELLE DE L’ART
Daniel Gad, Meike Lettau, Wolfgang Schneider: PROMOTIONSKOLLEG ZUR GRADUATE SCHOOL „PERFORMING SUSTAINABILITY“
Birgit Mandel: DOKTORAND_INNEN-KOLLOQUIUM
Wolfgang Schneider: DOKTORAND_INNEN-KOLLOQUIUM
Julia Speckmann: EINFÜHRUNG INS PRAKTIKUM
Julia Speckmann: EINFÜHRUNG INS PRAKTIKUM UND DIE PRAKTISCHE FORSCHUNGSARBEIT
Julia Speckmann: KOLLOQUIUM KUWIKARRIEREN
Michèle Brandt, Daniel Gad, Wolfgang Schneider: KOLLOQUIUM BACHELOR PLUS „KULTURPOLITIK IM INT.  VERGLEICH“

ÜBUNGEN
Daniel Gad, Birgit Mandel, Julia Speckmann, Klaus Wilhelm: KOMMUNIKATION ZWISCHEN DEM KULTURCAMPUS UND DER 
STADTGESELLSCHAFT – EINE MARKETING-ÜBUNG
Wolfgang Schneider: THEATERPOLITIK. THEATERFÖRDERUNG. THEATERENTWICKLUNGSPLANUNG. EINE KULTUR-
JOURNALISTISCHE ÜBUNG

LEHRVERANSTALTUNGEN DES INSTITUTS 
FÜR KULTURPOLITIK DER UNIVERSITÄT 
HILDESHEIM 
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PROJEKT
Michèle Brand, Charlotte Burghardt, Birgit Mandel: KONZEPTION, MANAGEMENT, BETREUUNG DER ERSTEN SUMMER 
SCHOOL DES MASTERS FOR CULTURAL POLICY AND CULTURAL MANAGEMENT AN DER UNIVERSITÄT CASABLANCA

WINTERSEMESTER 2019/2020
VORLESUNG
Birgit Mandel: EINFÜHRUNG IN DIE KULTURPOLITIK

BACHELOR- UND MASTER-SEMINARE
Jamila Al-Yousef: RASSISMUSKRITISCHE KULTURARBEIT
Charlotte Burghardt: DIVERSITÄT IN KULTURINSTITUTIONEN
Hans Fleisch: WOHLBEFINDEN ALS GEMEINWOHLZIEL
Daniel Gad: CULTURE AND DEVELOPMENT
Daniel Gad: FREIRÄUME – HOW FREE IS FREE? 
Julius Heinicke: CULTURAL POLICY RESEARCH
Julius Heinicke: DIE ZUKUNFT EUROPÄISCHER KUNSTINSTITUTIONEN. KULTURPOLITISCHE KONZEPTE UND VISIONEN
Mona Jas: KLICK IM BLICK? FORMATE FÜR EINE KUNSTAUSSTELLUNG „FÜR ALLE“
Mona Jas: SCHULE INKLUSIVE KULTURELLE BILDUNG
Beate Kegler: GRUNDBEGRIFFE DER KULTURELLEN BILDUNG AUS THEORIE UND PRAXIS
Beate Kegler: INKLUSION UND DIVERSITÄT. PERSPEKTIVEN DER VIELFALT IN DER KULTURELLEN BILDUNG
Susanne Keuchel: ZUR ROLLE DER AGENDA 2020 FÜR NACHHALTIGE ENTWICKLUNG IN KULTUR UND KULTURELLE BILDUNG
Daniela Koß: KULTURFINANZIERUNG
Martina Magkou: INTERNATIONAL CULTURAL MANAGEMENT
Birgit Mandel: KULTURERBE VERMITTELN
Birgit Mandel, Birgit Wolf: KULTURVERMITTLUNG IN DER DDR. RECHERCHE IN ARCHIVEN
Birgit Mandel: FORSCHUNGSSEMINAR MASTER KULTURVERMITTLUNG 
Lisa Modrakowski: KUNSTVERMITTLUNG IM RAHMEN DES AUSSTELLUNGSFESTIVALS „EVI LICHTUNGEN – INTERNATIONALE 
LICHT KUNST BIENNALE HILDESHEIM“
Matthias Müller: SHOULD I STAY OR SHOULD I GO? KULTURPOLITISCHE ANALYSEN VON STADTENTWICKLUNGSPROZESSEN
Nicola Scherer-Henze: SHOW ME WHAT YOU’VE GOT
Julia Speckmann: KOMMUNALE KULTURARBEIT – STADTTEILKULTUR VERMITTELN 
Moritz Steinhauer: PUBLIKUMSFORSCHUNG – EINFÜHRUNG IN METHODEN DER QUANTITATIVEN SOZIALFORSCHUNG 
ANHAND EINES LEHR-FORSCHUNGSPROJEKTES AM SCHAUSPIEL FRANKFURT
Birgit Wolf: ZUSATZQUALIFIKATION ZUM/R BERATER_IN KOMPETENZNACHWEIS KULTUR

KOLLOQUIEN
Michèle Brand: DEUTSCH-FRANZÖSISCHES KOLLOQUIUM
Michèle Brand, Daniel Gad: DEUTSCH-FRANZÖSISCHES PROMOTIONSKOLLEG KULTURVERMITTLUNG / MÉDIATION 
CULTURELLE DE L’ART
Michèle Brand, Daniel Gad: KOLLOQUIUM BACHELOR PLUS „KULTURPOLITIK IM INTERNATIONALEN VERGLEICH“
Daniel Gad, Meike Lettau: PROMOTIONSKOLLEG ZUR GRADUATE SCHOOL „PERFORMING SUSTAINABILITY“
Birgit Mandel: DOKTORAND_INNEN-KOLLOQIUM
Wolfgang Schneider: DOKTORAND_INNEN-KOLLOQUIUM
Julia Speckmann: EINFÜHRUNG INS PRAKTIKUM
Julia Speckmann: EINFÜHRUNG INS PRAKTIKUM UND DIE PRAKTISCHE FORSCHUNGSARBEIT
Julia Speckmann: KOLLOQUIUM KUWIKARRIEREN
Moritz Steinhauer: WISSENSCHAFTLICHE ARBEITEN SCHREIBEN

ÜBUNGEN
Nicola Scherer-Henze: SHOW ME WHAT YOU’VE GOT – CULTURAL LEADERSCHIP
Klaus Wilhelm: KOMMUNIKATION ZWISCHEN DEM KULTURCAMPUS UND DER STADTGESELLSCHAFT – EINE MARKETING-ÜBUNG
Moritz Steinhauer: ÜBUNG ZUM SEMINAR „PUBLIKUMSFORSCHUNG – EINFÜHRUNG IN METHODEN DER QUANTITATIVEN 
SOZIALFORSCHUNG ANHAND EINES LEHR-FORSCHUNGSPROJEKTES AM SCHAUSPIEL FRANKFURT“

//  LEHRVERANSTALTUNGEN

SOMMERSEMESTER 2020
BACHELOR- UND MASTER-SEMINARE
Jamila Al-Yousef: RASSISMUSKRITISCHE KULTURARBEIT
Davide Brocchi: POSITIONSLICHTER 2030 FÜR SOZIOKULTURELLE ZENTREN. BELEUCHTEN – BERATEN - BESCHLIESSEN
Philipp Budde: CULTURAL ENTREPRENEURSHIP – THEORETISCHE POSITIONEN UND PRAKTISCHE KONSEQUENZEN
Hans Fleisch: KULTUR UND RECHT
Julius Heinicke: KULTUREN ALS BOTSCHAFTERINNEN? POTENZIALE UND FALLSTRICKE DER AUSSENPOLITISCHEN KULTUR(-
ZUSAMMEN)ARBEIT
Julius Heinicke: GESCHICHTLICHE LINIEN DER KULTURPOLITIK UND KULTURVERMITTLUNG: KULTUR, POLITIK UND VER-
MITTLUNG VON DER ANTIKE BIS ZUR RENAISSANCE
Julius Heinicke: EINFÜHRUNG IN EINE KRITISCHE KULTURPOLITIKWISSENSCHAFT 
Julius Heinicke: INNOVATIVE MODELLE, KONZEPTE UND VISIONEN KULTURPOLITISCHER HANDLUNGSFELDER: WELCHE 
STRATEGIEN BENÖTIGT DIE KULTURLANDSCHAFT AKTUELL?
Matthias Henkel: INSIDE-OUT  - EINE QUALITATIVE MARKENANALYSE
Mona Jas: KÜNSTLERISCHE INTERVENTIONEN IM ÖFFENTLICHEN RAUM
Mona Jas: ZUM „UNLEARNING“ – UNTERSUCHUNG VON BEGRIFFEN DER KULTURELLEN BILDUNG IM PODCAST-FORMAT #1
Susanne Keuschel: DIVERSITÄTSBEWUSSTE KULTURELLE BILDUNG
Siglinde Lang: PARTIZIPATIVES KULTURMANAGEMENT ALS DEZENTRALE PRAXIS
Birgit Mandel: CHANGE MANAGEMENT UND NEU-POSITIONIERUNG KLASSISCHER KULTUREINRICHTUNGEN
Birgit Mandel: EXKURSION NACH HILDESHEIM – KULTURHAUPTSTADT EUROPAS 2020 – GROSSE ERWARTUNGEN
Birgit Mandel: GRUNDLAGEN DES KULTURMARKETINGS
Birgit Mandel: THEATERSTADT MÜLHEIM AN DER RUHR – MODELL FÜR EINE NEUE PROGRAMMATIK UND NEU-STRUKTU-
RIERUNG DES VERHÄLTNISSES DER ÖFFENTLICHEN THEATER ZUR STADTGESELLSCHAFT?
Kiwi Menrath: KULTURELLE BILDUNG IM JUGENDALTER
Kiwi Menrath: TRANSKULTURELLE DIVERSITÄT IN DER KULTURELLEN BILDUNG
Anja Pietsch: KREATIVE BIOGRAFIEARBEIT IN DER METHODE PHOTOVOICE
Nicola Scherer-Henze: KURATIEREN IN DEN SZENISCHEN KÜNSTEN. FESTIVALKURATION UND –MANAGEMENT
Nicola Scherer-Henze: YOU MAKE IT! – NEUE FORMATE FÜR DIE LEHRE
Moritz Steinhauer: GERECHTE INSTITUTIONELLE KULTURFÖRDERUNG?
Moritz Steinhauer: EMPIRISCHE KULTURFORSCHUNG – EINBLICKE IN QUALITATIVE UND QUANTITATIVE FORSCHUNGS-
METHODEN AM BEISPIEL EINER UNTERSUCHUNG ZUM RELAUNCH VON WWW.KUBI-ONLINE.DE

KOLLOQUIEN
Julius Heinicke: DOKTORANDINNEN-KOLLOQUIUM
Birgit Mandel: DOKTORAND_INNEN-KOLLOQUIUM
Wolfgang Schneider: DOKTORAND_INNEN-KOLLOQUIUM
Mona Jas: MASTER-KOLLOQUIUM KULTURVERMITTLUNG FÜR STUDIERENDE MIT ERSTBETREUUNG
Meike Lettau: PROMOTIONSKOLLEG ZUR GRADUATE SCHOOL „PERFORMING SUSTAINABILITY”
Julia Speckmann: EINFÜHRUNG INS PRAKTIKUM UND DIE PRAKTISCHE FORSCHUNGSARBEIT
Pia Wagner: DEUTSCH-FRANZÖSISCHES KOLLOQUIUM
Pia Wagner, Daniel Gad: DEUTSCH-FRANZÖSISCHES PROMOTIONSKOLLEG KULTURVERMITTLUNG / MÉDIATION CULTUREL-
LE DE L’ART
Pia Wagner: KOLLOQUIUM BACHELOR PLUS „KULTURPOLITIK IM INTERNATIONALEN VERGLEICH

PROJEKT
Matthias Müller: DON’T STOP THINKING ABOUT TOMORROW
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KULTUR.POLITIK.DISKURS. berichtet einmal jährlich aus Forschung und Lehre in Kul-
turpolitik, Kulturmanagement und Kultureller Bildung an der Universität Hildesheim. 
Die 20. Ausgabe beschäftigt sich u.a. mit Theaterpolitik und den Ergebnissen einer 
Bevölkerungsbefragung, mit Verhandlungen von Vielfalt in und mit den Darstellenden 
Künsten sowie den Narrativen internationaler Festivals; internationaler Kulturpolitik 
aus Mexiko, Ghana, Nigeria, Israel und Syrien; Auswärtiger Kulturpolitik; Europäischer 
Kulturpolitik; mit der Jahrestagung des Netzwerks Forschung Kulturelle Bildung, mit 
Kulturvermittlung in der DDR und Provenienzforschung an Museen; und mit Kulturpolitik 
für ländliche Räume.

KULTUR.POLITIK.DISKURS., the annual in-house publication format, reports on 
research and teaching in Cultural Policy, Cultural Management and Arts Education at 
the University of Hildesheim. The 20th edition features i.a. article about Theatre Policy 
with results of a population survey, with negotiations about diversity in and with the 
performing arts and the narratives of international festivals; international Cultural 
Policy from Mexico, Ghana, Nigeria, Israel and Syria; Foreign Cultural Policy; European 
Cultural Policy; with the annual meeting of the network of research in Arts Education, 
with Cultural Mediation in the former GDR and provenance research in museums; and 
with Cultural Policy for rural areas.


