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ZUr Kartographie

Berufsftelder Musik und

Tanz im dritten

»Du willst Musik studieren? Um Himmels willen, lern etwas
Gescheites! Das ist ein schones Hobby, aber doch kein Beruf, mit
dem man seinen Lebensunterhalt verdient.« Wer Tanz, Gesang,
Komposition, Musikwissenschaft oder ein Instrument studieren
mochte, stoflt schnell auf Vorbehalte. Etwas leichter haben es an-
gehende Musiklehrerinnen und -lehrer mit Aussicht auf einen
konkreten Beruf in fester Anstellung oder gar Verbeamtung. Die
meisten Menschen héren Musik verschiedenster Art, viele spielen
auch selber ein Instrument oder singen und lieben das gemein-
schaftliche Horen, Proben und Hervorbringen von Musik. Doch
nur wenige machen Musik zu ihrem Beruf.

Die HfMT Koln ist eine der grofiten und vielseitigsten Ausbil-
dungsstatten fir Musik und Tanz in Europa. Hier werden sowohl
Traditionen fortgeschrieben und neu befragt als auch die Gegen-
wart und Zukunft des Musiklebens mitgestaltet. Die dritte Aus-
gabe von DAS JOURNAL widmet sich dem Thema »Berufsfelder«
von Musik und Tanz. Welche Tatigkeiten gibt es auf, vor, neben
und hinter den Bithnen von Clubs, Lofts, Rundfunkanstalten,
Theater-, Konzert- und Opernhdusern? Welche Moglichkeiten der
Verbreitung, Verwertung und Vermittlung von Musik bietet der
Arbeitsmarkt? Vor Corona arbeiteten immerhin fast 160.000 Selb-
standige und Festangestellte in verschiedensten Bereichen des Mu-
siklebens und erzielten zusammen einen Jahresumsatz von 13,6
Milliarden Euro. Laut der Studie »Musikwirtschaft in Deutschland
2020« des Beratungsinstituts DIW Econ belaufen sich Ausstrah-
lungseffekte auf angrenzende Wirtschaftsbereiche (etwa Verkehr,
Tourismus, Gebdudemanagement, Werbe- und Druckbranche,
Hotel- und Gastgewerbe) auf weitere rund 28 Milliarden Euro Um-
satz. Musik ist damit die wichtigste Branche der Kultur- und Krea-
tivwirtschaft in Deutschland. Handelt es sich also um einen
»Musikmarkt« mit Angebot und Nachfrage, regionalem und inter-
nationalem Wettbewerb? Was sind die Rahmenbedingungen,
Besonderheiten, Chancen, Schwierigkeiten?

Gemessen an Verhdltnissen des 18. und 19. Jahrhunderts haben
sich die Arbeits- und Lebensbedingungen von Musikerinnen und
Musikern wesentlich verbessert, durch Arbeitsrecht, Tarifvertrige,
Krankenversicherung, Altersvorsorge, Kiindigungsschutz. Doch
seit Jahren werden diese Segnungen einer Festanstellung im Sinfo-

Heft

nie- oder Opernorchester immer weniger Musikstudierenden zu-
teil. Planstellen oder auch ganze Orchester und Chore wurden ge-
strichen. Immer mehr bestens ausgebildete Musikschaffende
drangt es in die Freiberuflichkeit. In den 1980er Jahren waren noch
siebzig Prozent aller Musikerinnen und Musiker fest angestellt
und nur dreifig Prozent freiberuflich tdtig. Inzwischen hat sich
dieses Verhiltnis umgekehrt, mit weiter auseinanderklaffender
Tendenz. Das hat sowohl kiinstlerische als auch pragmatische und
profane Griinde.

In den 1980er Jahren
waren noch siebzig Prozent
aller Musikerinnen und
Musiker fest angestellt

und nur dreifsig Prozent
freiberuflich tatig.

1991 waren bei der Kiinstlersozialkasse im Bereich Musik 11.994
Versicherte gemeldet, 2007 waren es bereits 42.198 und 2017
schliellich 52.854. Sie alle konkurrieren um Profil, Gagen, Forder-
mittel, Probenrdume, Auftrittsmoglichkeiten, Publikum, Medien-
prasenz, 6ffentliche Wahrnehmung und Anerkennung. Darunter
gibt es erfolgreiche Karrieren, erfiillte Lebensentwiirfe, originelle
Selbstverwirklichungen sowie individuelle Formen musikalischer
Produktion und Prdsentation, die unser pluralistisches Kultur-
leben pragen und bereichern. Hinter den nackten Zahlen verber-
gen sich aber auch Schicksale, selbstausbeuterische Ich-AGs und
Soloselbstdndige in prekdren Lebensverhdltnissen, mit zerplatzten
Traumen und drohender Altersarmut. Die Auswirkungen der
Corona-Pandemie verscharfen diese Situation zusatzlich.

Das Dilemma vieler privatwirtschaftlicher Tatigkeiten im Bereich
Musik wird deutlich, wenn man bedenkt, dass Kommunen, Linder
und Bund rund 95 Prozent der von ihnen fir Musik aufgewende-

Das jlngst erschienene

sLexikon der Musikberufe«

beschreibt vierhundert mit

Musik verbundene Berufe In

Geschichte und Gegenwart.

ten Finanzmittel fir stddtische, staatliche und rundfunkeigene
Musikinstitutionen aufwenden, aber nur 5 Prozent fiir freiberuf-
lich Musikschaffende, Initiativen, Veranstalter und Spielstdtten.
Politik, Kulturverwaltungen, Interessen- und Dachverbéande disku-
tieren dieses Missverhéltnis schon seit geraumer Zeit mit enga-
giert klingenden Begriffen wie »New Public Governance« oder
»Empowerment« nicht-staatlicher und nicht-kommunaler Ak-
teure. Am System offentlicher Musikférderung hat sich jedoch
bisher wenig gedndert, allenfalls gibt es hier und da Etaterhohun-
gen, neue Forderprogramme, Struktur- und Projektmittel. Domi-
nierend bleibt indes der geschlossene Kreislauf: Stadte finanzie-
ren primadr stddtische, Staaten primdr staatliche Einrichtungen.
Dabei verdanken sich zentrale Entwicklungen in Jazz, Improvisa-
tion, Pop, Alter, Neuer und Globaler Musik meist kreativen Einzel-
nen statt groflen Institutionen.

Einen Uberblick tiber die Vielfalt des deutschen Musiklebens bie-
tet das Deutsche Musikinformationszentrum MIZ des Deutschen
Musikrats. Die Website www.miz.org enthalt Kurzinformationen
und Links zu Orchestern, Choren, Ensembles und Bands sowie zu
Ausbildung, Veranstaltung, Verbreitung, Forschung, Vermittlung
und Archivierung von Musik. Hunderte Eintrdge widmen sich Ver-
einen, Verbanden, Organisationen, Stiftungen, Labels, Noten- und
Buchverlagen, Zeitschriften, Zeitungen, Urheberrecht, Medien,
Rundfunk, Fernsehen, Internet, Agenturen, Management, Marke-
ting. Instrumentenbau... Allein der scheinbar kleine Spezialbe-
reich Elektronische Musik eréffnet unterschiedlichste Berufsfelder
von Komposition, Sounddesign, Programmierung und angewand-
ter Musik fiir Filme, Games, Industrie, Werbung, Klingeltone,
Jingles, Dancefloor, Kaufhaus, Lounge, Wellnessoase.

Das jlingst erschienene »Lexikon der Musikberufe« (Laaber 2021)
beschreibt vierhundert mit Musik verbundene Berufe in Geschich-
te und Gegenwart sowie deren jeweilige Ausbildungswege, Ver-
dienstmoglichkeiten, Stellenangebote, Aufstiegschancen und Ab-
stiegsangste. Die Beitrdge der aktuellen Ausgabe von DAS JOUR-
NAL beleuchten in den verschiedenen Rubriken jeweils andere
Berufsgruppen, so dass sich in der Summe ein méglichst breites
Spektrum an Tatigkeitsfeldern rund um Musik und Tanz auffa-
chert, das persénlich gehaltene Schlaglichter zusatzlich erweitern.

Es geht um Praxis und Theorie, Kunstausitbung und
Handwerk, Dienstleistung und Offentlichkeitsarbeit, Wis-
senschaft und Journalismus, Lehre, Vermittlung, Digita-
lisierung, Migration, Diversitdt, Studium, Gesundheit,
Krankheit, Erfolg, Scheitern... Wie Musik und Tanz selbst
sind die mit ihnen verbundenen Berufsfelder dem allge-
meinen Wandel von Kultur, Gesellschaft, Okonomie, Poli-
tik und Medien unterworfen. Manche Felder vertrocknen,
andere werden neu angelegt, begriint und versprechen
reiche Ernte. Sichtbar werden dabei verschiedene gesell-
schaftliche Rollen und Funktionen von Musik einst und
heute.

Viele neue Einsichten und Anregungen
beim Lesen wiinscht

Prof. Dr. Rainer Nonnenmann
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Der Musikwissenschaftler Prof. Dr. Rainer Nonnenmann

ist Dozent an der HfMT K&In und Chefredakteur von
DAS JOURNAL. Schwerpunkte seiner Forschung und
Lehre liegen auf der Musik, Asthetik und Kultur-
geschichte des 19. bis 21. Jahrhunderts. Er ist Autor
zahlreicher Aufsdtze und Biicher, zudem Heraus-
geber der »MusikTexte« sowie freier Musikjournalist fiir verschiedene
Magazine, Zeitungen und Rundfunkanstalten.
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Christian HOppner,

Generalsekretdr des Deutschen Musikrats,
Im Gesprdch mit Rainer Nonnenmann

Herr Hoppner, Sie sind studierter Musikpddagoge,
Cellist und Dirigent. Wann und warum wechselten
Sie von der Praxis zu administrativen und kulturpoli-
tischen Funktionen?

Die Welten sind nicht so unterschiedlich, wie es
scheint. Nattrlich bin ich mit dem Cello grof gewor-
den und habe bis zu meinem 27. Lebensjahr nahezu
alle Bach-Kantaten und -Passionen als Continuo-Cel-
list spielen dirfen. Das hat mich sehr gepragt, bis
heute. Frithzeitig habe ich mich als Schuler und Stu-
dent auch im Orchestervorstand des RIAS-Jugendor-
chesters, wo ich 16 Jahre lang Solocellist war, und als
Landesvorsitzender der Jeunesses Musicales Berlin en-
gagiert. Ich unterrichte bis heute Cello an der UdK Ber-
lin. Aber die kiinstlerische Praxis ist deutlich weniger
geworden, weil die kulturpolitische Arbeit, vor allem
die notwendigen personlichen Gesprache, ihre Zeit
fordern. Umso mehr freue ich mich iiber die energie-
spendenden Schwingungen meines Instrumentes und
gelegentliche Dirigierverpflichtungen.

Seit 2004 sind Sie als Generalsekretdr des Deutschen
Musikrates (DMR) fiir die Musikpolitik des Verbands
verantwortlich und arbeiten eng mit dem Geschaftsfiih-
rer der Projekt-gGmbH in Bonn, Stefan Piendl, zusam-
men, der die Projekte, Forderprogramme und Wettbe-
werbe organisiert. Worin liegen Thre Hauptaufgaben?
Meine Kernaufgabe ist die kulturpolitische Arbeit im
Zusammenwirken mit dem Prasidium und den Projek-
ten — den langfristig angelegten Fordermafnahmen
wie Konzertforderung Deutscher Musikwettbewerb,
BuJazzO, Bundesjugendorchester, Bundesjugendchor,
Deutscher Chorwettbewerb, Deutscher Musikwettbe-

werb, Deutscher Orchesterwettbewerb, Deutsches Mu-
sikinformationszentrum, Dirigentenforum, Podium
Gegenwart, Jugend jazzt, Jugend musiziert und Pop-
Camp mit Gber sechzig Mitarbeiterinnen und Mitar-
beitern in Bonn. Die Projekte sind neben dem Forder-
gedanken zugleich ein ideales Medium unserer kultur-
politischen Botschaften. Bei »Jugend Musiziert« haben
wir in einem langwierigen Abstimmungsprozess mit
den Linder- und Regionalebenen neue Kategorien ein-
gefthrt, etwa den Bereich Popmusik und die Wer-
tungskategorie Baglama, die tiirkische Langhalslaute.
Damit setzen wir Signale fiir Horizontoéffnungen und
die Vielfalt des musikalischen Lebens in Deutschland,
auch mit den auf Tournee gehenden Ensembles. Ge-
meinsam mit dem Geschaftsfiihrer der DMR Projekt-
gGmbH, Stefan Piendl, wollen wir die kulturpolitische
und die Projektarbeit starker zueinander in Bezug set-
zen. Beides sind kommunizierende Réhren, und zwar
auf allen konzeptionellen Ebenen, also Prasidium,
Strategiekommission, Bundesfachausschiissen, Pro-
jektleitern und Projektbeirdten. Als Generalsekretdr
bin ich, neben der Mitgliederversammlung und dem
Prasidium, ein eigenes Organ, was mir eine verantwor-
tungsvolle Gestaltungsfreiheit erlaubt.

Der Name »Deutscher Musikrat« impliziert den An-
spruch, das gesamte Musikleben in Deutschland zu
vertreten. Ist das so?

Selbstverstandlich! Dort, wo es Liicken zwischen An-
spruch und Wirklichkeit gibt, sind wir neugierig und
offen. Uber 9o Dachverbinde und die 16 Landesmusik-
rate sind bei uns Mitglied. Das professionelle Musikle-
ben vertreten unter anderem die Deutsche Orches-
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Die Vorherrschaft des

Auges Ist schadlich.

Die multimediale

Reizuberflutung des

Ohrs tut dem tiefen

und breitbandigen

Empfinden nicht gut.

tervereinigung und der Deutsche Bihnenverein sowie
Verbdnde von Komponistinnen und Komponisten,
Tonkiinstlerinnen und Tonkiinstlern und aus den
Bereichen Jazz, Rock und Pop. Hinzu kommen die
Amateurmusik sowie nicht-spartenspezifische Ein-
richtungen wie ARD, GEMA und die Dienstleistungs-
gewerkschaft Ver.di. Wir werden mehr und bunter. Im
letzten Jahr haben wir den deutschen Karnevalsverein
aufgenommen, auch das ist ein Teil unserer (Musik-)
Kultur. Dennoch ist die soziodemographische Zusam-
mensetzung unserer Bevolkerung in den Gremien des
Deutschen Musikrats nicht hinreichend reprasentiert,
wenn ich etwa an Geschlechtergerechtigkeit, andere
Herkunftskulturen und die Generationenbalance den-
ke. Da gibt es noch einiges zu tun. Ideen dazu entwi-
ckelt unter anderem unser »Bundesfachausschuss Zu-
kunftswerkstatt«, wo Menschen mitarbeiten, die nicht
dlter als 28 Jahre sind.

Der DMR engagiert sich gegeniiber Politik und Gesell-
schaft — laut Homepage — »flir ein lebendiges Musik-
land Deutschland«. Doch das Musikleben ist hierzu-
lande — Sie haben es angedeutet — duflerst divers: Hier
musikalische Arbeitgeber, dort Arbeitnehmer, und
dann die ganze Bandbreite vom dérflichen Manner-

gesangsverein bis zur Starsolistin und dem urbanen
Spitzenensemble fiir Neue Musik. Stofken Sie nicht stan-
dig auf Interessenkonflikte?

Die Schnittmenge gemeinsamer Positionen ist sehr
groft und in den vergangenen Jahren weiter gewach-
sen. Dort, wo Partikularinteressen nicht deckungs-
gleich mit der strategischen Gesamtausrichtung sind,
halten wir unterschiedliche Positionen aus. Wiirden
wir uns nur auf das kleinste gemeinsame Vielfache
verstandigen, ware der DMR ein lahmer Riese. Das Ur-
heberrecht ist zum Beispiel ein Themenfeld, bei dem
wir eine weitgespannte Interessenlage haben. Der
Schutz der Urheber‘innen und angemessene Rahmen-
bedingungen fiir kreatives Schaffen stehen fiir uns an
erster Stelle.

Das Ungleichgewicht zwischen Musikinstitutionen
und freiberuflich Tdtigen verscharft sich seit Jahren. Im-
mer weniger gut ausgebildete Musikerinnen und Musi-
ker gelangen in feste Anstellungen, immer mehr sind
Freelancer, und zwar hdufig in zunehmend prekdren
Verhdltnissen, wie nicht zuletzt die Corona-Pandemie
erhellt hat. Wie reagiert der DMR darauf?

Es gab schon vor meiner Zeit einen Kampf darum, bei
der Politik ein besseres Regelwerk zu erreichen und
auch partielle Erfolge, etwa jingst bei der Bezahlung
der Unterrichtenden an Musikschulen. Insgesamt ver-
schwinden aber immer mehr verldssliche feste Ar-
beitsverhdltnisse, wahrend die prekdren zunehmen,
also die zeitlich befristeten, schlecht honorierten, gar
nicht oder nur unzureichend sozial abgesicherten. Das
ist keine frohe Botschaft fiir all diejenigen, die eine
Musikhochschule hochambitioniert verlassen und
denken, nun 6ffnet sich die Welt fuir sie. Doch wir sit-
zen hier in Deutschland in einem grofien, breiten, rei-
chen Boot kultureller Vielfalt und Infrastruktur. Daher
geht es nicht darum, Institutionen und Freie gegenein-
ander auszuspielen, sondern gemeinsam mehr zu for-
dern. Wenn beide sich kannibalisieren, fithrt das zu gar
nichts, sondern schadet nur allen. Wir sind immer
noch die viertgrofte Industrienation der Welt, erlau-
ben uns aber, dass bis zu achtzig Prozent des Musikun-
terrichts an Grundschulen ausfallt und prekdre Ar-
beitsverhaltnisse zu haben. Hier braucht es noch mehr
Einigkeit zwischen Institutionen und Freien.

Was fordern Sie konkret?

Wir brauchen nach diesem Superwahljahr 2021 mit
sechs Landtagswahlen und der Bundestagswahl sub-
stanzielle Verdnderungen bei der sozialen Absiche-
rung. Wir haben schon zu Beginn der Corona-Pande-
mie im Friithjahr 2020 ein unbiirokratisches »Grund-
einkommen« von tausend Euro in die Diskussion ge-

bracht. Das hat fir viel Wirbel gesorgt, weil der Begriff
ideologisch besetzt ist. Aber tatsachlich gab es dann
von einzelnen Bundesldndern pauschalisierte Coro-
na-Hilfen und auch die Konferenz der Wirtschaftsmi-
nister der Linder hat solche Pauschalen vorgeschla-
gen, die dann der Bundesrat auch einstimmig be-
schlossen und der Bundesregierung zur Umsetzung
empfohlen hat. Doch Regierung und Bundestag re-
agierten nicht darauf. Wenn man partout kein »Grund-
einkommen« will, dann muss man aber tiber neue
Versicherungsmodelle fiir Zeiten der Beschéftigungs-
losigkeit von Musikschaffenden nachdenken, wie sie
etwa in Schweden oder Frankreich existieren. An die-
sen Themen sind wir dran. Angesichts der durch Coro-
na verscharften Bedrohungslage unserer offentlichen
Kulturfinanzierung infolge kommunaler Steuerausfal-
le und Kiirzungen fordern wir Selbstverpflichtungser-
klarungen der Lander zur Kulturfinanzierung mindes-
tens auf dem Niveau von 2020 fiir die nachsten Jahre.

Woran liegt es, dass es an den meisten allgemeinbil-
denden Schulen nicht durchgidngig Musikunterricht
gibt?

Die heutige Generation der Entscheiderinnen und Ent-
scheider hat infolge schon ldnger bestehender Defizite
bei der kulturellen Bildung selber immer weniger er-
fahren, sich auch tber Musik und die Bewegung beim
Musikmachen auszudriicken, so dass sich dieses Defi-
zit bei nachfolgenden Generationen nun noch weiter
potenziert.

Wo verdndern sich die Rahmenbedingungen fiir Kunst
und Kultur gegenwartig am starksten?

Die Vorherrschaft des Auges ist schddlich. Die multi-
mediale Reiziiberflutung des Ohrs tut dem tiefen und
breitbandigen Empfinden nicht gut. Wenn man die
Sinne als Gesamtheit sieht, dann ist das Ohr das Organ,
das als erstes im Mutterleib anfdngt und im Sterbepro-
zess als letztes aufhort zu arbeiten. Es ist unser zentra-
ler Eingangsfilter, und es kdme darauf an, von Kindheit
an die Faszination zu wecken, mit den Ohren die Welt
zu sehen.

Wiirden Sie jungen Menschen heute ein Musikstu-
dium empfehlen? Falls ja, welchen Rat wiirden Sie
geben?

Da gibt es fiir mich nur ein Kriterium: das unbedingte
Wollen. Wenn mich jemand fragt, dann sage ich:
Wenn Du dafiir brennst, dann mach es! Mehr kann ich
Dir nicht auf den Weg mitgeben, denn ich kann nicht
in die Glaskugel schauen und meine eigenen Kennt-
nisse und Erfahrungen oder die von anderen Lebens-
wegen zum Mafistab nehmen.

Wenn man die

Sinne als Gesamtheit
sieht, dann ist das

Ohr das Organ, das als
erstes im Mutterleib
anfangt und im Sterbe-
prozess als letztes
aufhort zu arbeiten.

Christian Hoppner studierte Musikpadagogik,
Violoncello und Dirigieren an der HdK Berlin,
": wo er seit 1986 Cello unterrichtet. Er war Leiter

T von Musikschulen in Berlin und wurde 2000
“ Prasidiumsmitglied bzw. Vizeprasident des
Deutschen Musikrates, dessen Generalsekretdr
er seit 2004 ist. Zudem war er von 2013 bis 2019 Prasident des
Deutschen Kulturrates und engagierte er sich in der Deutschen
UNESCO-Kommission, im Rundfunkrat der Deutschen Welle und
als Vorsitzender des Medienbeirats von RTL.

-
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Zur Situation der
global-lokalen Musik
in Deutschland

Als Kulturaktivistin kann ich bis in die Mitte der 1970er Jahre
zuriickblicken. Damals wurden in den Metropolen London und
Paris der ehemaligen Kolonialméachte Frankreich und Grofbritan-
nien erstmals ungewohnliche Kldnge horbar, die heute mit Begrif-
fen wie global-lokale Musik oder alternativ Weltmusik, World
Music, Trans-kulturelle Musik, Folk und Folklore, auflereuropai-
sche Klassik, traditionelle Musik, Global Pop und alle denkbaren
Spielarten von lokalen Musiktraditionen weltweit bezeichnet
werden. Diese neue musikalische Vielfalt war die Folge von so-
wohl freiwilligen gesellschaftlichen Entwicklungen wie dem Ent-
stehen von Massentourismus, von technologischen Innovationen
in Kommunikation und Medien wie mobilen Aufnahmegeraten
und Kassetten, als auch von erzwungenen globalen gesellschaft-
lichen Umwalzungen wie dem Ende des Kolonialismus und der
damit verbundenen Kriege. Musiker*innen und Ensembles aus
jungen selbstbewussten afrikanischen Landern, aus Lateinameri-
ka, Asien und den Randgebieten Europas trafen auf Musiker*in-
nen der Migranten-Communities aus den ehemaligen Kolonien
und Exilanten aus Kriegsgebieten weltweit, so dass neue Musiken
entstanden.

Die Entwicklung von neuen Klangwelten in Deutschland be-
grundete sich historisch anders, da die Kolonialvergangenheit
hier ldnger zuriick lag und bis in die jingste Zeit tabuisiert war. In
Deutschland hat sich der Sektor global-lokaler musikalischer Viel-
falt vor allem entlang von Migrationsbewegungen einer 6kono-
misch prosperierenden Gesellschaft und in das Land strahlender
geopolitischer Zdsuren entwickelt (etwa die Militdrputsche in der
Tirkei 1980, die Nicaraguanische Revolution 1983, die Intifada in
Paldstina 1987, das Ende der Sowjetunion und der Fall der Mauer
1989 bis hin zum arabischen Friithling 2010 und zum syrischen
Burgerkrieg 2015). Die musikalischen Protagonisten in Deutsch-
land sind bis heute vor allem Arbeitsmigrant*innen sowie Ge-
fliichtete aus politischen, humanitédren, 6konomischen oder kli-
matischen Griinden und Ubersiedlertinnen aus Osteuropa.
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Stilistisch spannt sich der
Bogen von aulsereuropadisch

akademisch oder in Meister-

Schiler-Beziehung gelehrten

Musikkulturen bis hin zu oral

tradierten volksmusikalischen

Traditionen und Global Pop.

® @ @ Daneben war Deutschland im Herzen Europas immer Durchreise-

gebiet fiir tourende aufereuropdische Ensembles aus anderen
EU-Staaten, fiir global mobile Musik-Spezialist*innen mit tem-
pordrem Aufenthalt und Musiknomad*innen. An dieser Stelle
ist es unmoglich, die Vielfalt der Motive fiir die Migration nach
Deutschland, die Diversitdt der Herkunft, die unterschiedlichen
musikalischen Qualifikationen und ktnstlerischen Ambitionen
zu beschreiben. Bis heute gibt es dariiber keine Statistiken und
kaum systematische Forschung. Diese gesellschaftliche Ignoranz
hatte zur Folge, dass sich die Mehrheit dieser Musiker*innen weit-
gehend in einer Parallelwelt unter dem Radar der Musik- und Me-
dienlandschaft wiederfindet, die von den groflen offentlich ge-
forderten Institutionen und Verbanden der Musik geprigt wird.
Diese sind zwar demokratisch verfasst, aber iber Jahrzehnte mo-
no-kulturell strukturiert und stilistisch durch westliche Musik-
traditionen definiert. Daneben entstand der freie globalisierte
Musikmarkt mit westlichem, das heif’t US-amerikanischem oder
britischem Einfluss, in dem die Vielfalt global-lokaler Klange
keine Rolle spielt.

Die kulturell heterogenen Akteure lokal-globaler Mu-
sik bilden zwar im soziologischen Sinne »eine« Grup-
pe, aber diese hat keine gemeinsame Identitdt, kein
gemeinsames Narrativ und versammelt sich nicht um
einen Musikstil oder eine Instrumentengattung. Viele
kulturpolitische Diskussionen zum Thema Weltmu-
sik der letzten Jahrzehnte beruhen auf dieser Fremd-
zuschreibung durch die Empfinger-Gesellschaft, oft-
mals verbunden mit dem Wunsch nach Integration
dieser Akteure in das bestehende System der Musik-
landschaft. Aus heutiger Sicht muss eine solche
Fremdzuschreibung von Migrant*innen als postkolo-
nialer Akt hinterfragt werden.

Aus der Perspektive der migrantischen Musiker*innen
wird schon lange Vielfalt gelebt: gespielt wird auf
Klangkorpern aller Art aus aller Welt. Stilistisch spannt
sich der Bogen von auflereuropdisch akademisch oder
in Meister-Schiiler-Beziehung gelehrten Musikkul-
turen bis hin zu oral tradierten volksmusikalischen
Traditionen und Global Pop. Es findet kiinstlerischer
Austausch tiber Wissen und Praxis archaischer Mu-
sik-Rituale spiritueller Gemeinschaften statt sowie zu
innovativen digitalen Sounds von tiberall. Auch der
Begriff des »Professionellen« ist aus Sicht der Aktiven
relativ: Es gibt exzellente Meistermusiker*innen, die
ihren Lebensunterhalt aus ethischen Griinden jedoch
nicht mit Musik verdienen (wollen), da das biirger-
liche Konzept des genialen Kiinstlers, der Kunst um
der Kunst willen praktiziert, in ihrer Kultur nicht ver-
ankert ist, sondern sie eher dem Konzept des passio-
nierten musikalischen Amateurs folgen.

Gerade die Erfahrungen musikalischer Vielstimmigkeit
im superdiversen Oko-System der global-lokalen Musik
konnen fiir die Bewdltigung von gesellschaftlichen
Herausforderungen der Zukunft hilfreich sein. Die Ak-
tivistinnen vereinen in sich oftmals mehrere Professio-
nen als Musiker*in, Techniker*in, Produzent*in, Book-
er'in, Musiklehrer*in et cetera; sie haben Neugier auf
Neues, offene Ohren und Antennen fur aktuelle The-
men von hier und iiberall, Flexibilitdt im transkultu-
rellen Dialog des musikalisch-kiinstlerischen Schaffens.
Der heutigen globalisierten Gesellschaft entspricht die
Selbstorganisation in zumeist offenen, dynamischen,
realen und digitalen Plattformen ebenso wie die lokale
Verwurzelung in den Communities gepaart mit globa-
ler Vernetzung mit den Herkunftsldndern.

Mitte September 2021 fand in Koln die Projektwoche
»Migrants Music Manifesto« statt. Dabei wurde konse-
quent aus der Sicht und aus dem Erfahrungsfeld der
Akteure des superdiversen Oko-System global-lokaler

Musik mit einer Vielfalt musikalisch-praktischer Themen und
Ausdruckformen in einem WorkshopLab experimentiert. Es fan-
den Meister-Schiiler-Begegnungen zu afghanischer Musik statt.
Polyphone afrikanische Gesdnge konnten aktiv erprobt werden,
ebenso Kodlsche Lieder und Krétzjer in einem Mitsingkonzert, und
elektronische Sounds aus dem globalen Dorf wurden geremixed. In
interaktiven Ateliers, Netzwerktreffen und bei informellen Begeg-
nungen gab es viele neue Impulse, die ein Meilenstein fir das Ent-
stehen von gemeinsamer Identitdt in Vielfalt sein konnen.

Wiéhrend der Projektwoche wurden bei einer kulturpolitischen
Generaldebatte spezifische Fragestellungen aus der Lebenswelt
der Akteure mit Vertreterinnen von Institutionen, Verbinden
und der Kulturpolitik diskutiert. Musiker*innen von finf trans-
kulturellen Ensembles der letzten vierzig Jahre erorterten, welche
Unterschiede auf Grund der historischen Grindungsgeschichte
zwischen ihnen bestehen, und ob sich musikalische Gemeinsam-
keiten und Entwicklungen ihrer Arbeit benennen lassen. Es wur-
de nach kreativen Losungen fiir Forder- und Verortungsstrukturen
gesucht und nach Perspektiven fir den internationalen Musikaus-
tausch angesichts wegen der Pandemie geschlossener Grenzen.
Zudem suchten Selbstorganisationen musikalischer Vielfalt aus
Westeuropa nach Perspektiven fir gemeinsame Lobby-Arbeit, um
eine kulturpolitische Antwort auf neue européische Herausfor-
derungen zu finden.

Nicht zuletzt wurde Solidaritat mit bedrohten afghanischen Mu-
sikerinnen zum Ausdruck gebracht. Dabei standen die Erfahrun-
gen der nach Nordrhein-Westfalen migrierten und exilierten Mu-
sikerinnen Pate, um zukiinftig neu ankommende Musiker‘innen
in eine kulturell vielfdltige und respektvoll offene Community
aufzunehmen. Ferner experimentierten Meistermusikerinnen
mit Wurzeln in zwo6lf verschiedenen Kulturen von Tibet bis Grie-
chenland im 28-kopfigen MMM-Projektorchester an neuem
Repertoire und musikalischer Identitét. Schlieflich wurden durch
einen begleitenden Mapping-Prozess tiber einhundert Musiker*in-
nen in NRW identifiziert und nach ihrem personlichen Narrativ
und ihrer musikalischen Biographie befragt. Alles wurde multi-
medial dokumentiert, um nachhaltige Perspektiven fiir kiinstle-
rische Kooperationen und musikpddagogische Arbeit sowie Zah-
len und Daten fiir den kulturpolitischen Dialog zu gewinnen.

- Birgit Ellinghaus ist Musikproduzentin, Verlegerin,
Autorin fiir Radio und Printmedien und Referentin
bei wissenschaftlichen Konferenzen und Universi-
tdten. Sie arbeitet mit Kiinstler*innen weltweit
sowie mit Institutionen, Verbdnden, Musikmessen
und Ministerien. Seit 1989 ist sie Direktorin von
»alba KULTUR - Biiro fiir globale Musik« in K6In und seit 2009 Mit-
glied im Beirat »Kontaktstelle Vielfalt kultureller Ausdrucksformen«
zum Fachausschuss fir Kultur der Deutschen UNESCO-Kommission.

Berufsfeld
Musikvermittiung

Das Besondere an Musikvermittlung ist, dass sie nicht
nur ein Berufsfeld oder eine konkrete Berufstdtigkeit
beschreibt, sondern vielmehr eine kiinstlerische, sozi-
ale, (musik-)pddagogische und kommunikative Praxis
und Haltung. Von dieser ausgehend wird vornehmlich
klassische Musik in ihrem jeweiligen kiinstlerischen
Kontext von allen Akteuren erfahrbar gemacht und
werden Beziehungen zu und mit diversen Publika ge-
staltet. Das kann in quantitativer Hinsicht (zum Bei-
spiel mehr Publikum) oder in qualitativer Hinsicht (et-
wa anderes, neues, spezifisches Publikum) geschehen.

Als Musikvermittlerin ibernimmt man eine wich-
tige Schnittstellenfunktion, in der ausgepragte 360°-
Kompetenzen erforderlich sind: Diese reichen von
hoher kommunikativer, sozialer und organisatori-
scher Kompetenz (strukturiertes Denken, Kultur- und
Projektmanagement, Vermittlung, Zusammenarbeit
im Team, Konfliktmanagement, Fihrungsaufgaben)
bis zu ausgepragten Fach-, Methoden- und Handlungs-
kompetenzen (Branchenkenntnis, musikpddagogi-
sches Wissen, didaktische Konzepte, Dramaturgie,
kinstlerisches Gespiir und vieles mehr).

Je nach Kontext, Konstellation oder
Situation ist ein flexibles und weit-
reichendes Rollenverstandnis gefragt.

Von Kuration oder Programmplanung iiber Leitung
oder unsichtbarer Steuerung, von Projektinitiation
oder sensibler Begleitung im Hintergrund bis Modera-
tion auf oder Konfliktmanagement hinter der Bithne
— die moglichen Aufgaben und Auspragungen dieses
Berufs sind so divers, wie die Ausitbenden mit ihren
Personlichkeiten, fachlichen Schwerpunkten und Aus-
bildungsvoraussetzungen individuell.

Fir Prof. Andrea Tober wurde Musikvermittlung
zum Dreh- und Angelpunkt ihrer Arbeit, sowohl

in eigenen kiinstlerischen Projekten sowie im Rah-
men der Konzeption und Organisation von festival-
begleitenden Schulprojekten als auch spater als
Referentin an der KdIner Philharmonie und Leh-
rende fiir Konzertpadagogik an der HfMT KéIn. Von 2012 bis 2020
leitete sie das Education-Programm der Berliner Philharmoniker.
Ebenso seit 2012 hat sie eine Professur fir Musikvermittlung und
Management fiir Musiker an der Hochschule fir Musik Hanns Eisler
Berlin ibernommen, zu deren Prorektorin sie 2019 ernannt wurde.
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14 | Globale Kultur - Gedanken und Erfahrungen

FUhren, Folgen,
Mitgestaltung im
-offentlichen Raum

Ich mochte die Gelegenheit nutzen, anhand

des Projekts »Global Water Dances« 2021

einige Aspekte in Bezug auf das Berufsfeld

Tanz und Musik zu beleuchten und damit auch
Moglichkeitsraume und Anforderungen zu
erortern, welche die Kiinstler*innen - auch -

in einen sozialpolitischen Kontext stellen. eee
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Die »Global Water Dances« finden alle zwei Jahre als weltum-
spannende Aktion statt, um auf die existentielle Wichtigkeit von
Wasser und damit auch auf verheerende Krisen rund ums Wasser
aufmerksam zu machen (Landwirtschaft in wasserarmen Regio-
nen, Verschmutzung von Grundwasser durch Pestizide, Medika-
mente und Industrieausflisse, Wasserverbrauch der Fleischin-
dustrie, Uberfischung, Plastikmiill, Bau von Stauddmmen, Fluss-
begradigungen, um nur einige der alarmierenden »Klassiker«
dieser Kategorie zu nennen). Wasser war und ist neben seiner
materiellen Bedeutung immer auch Sinnbild fiir schépferische
Prozesse: Lebensfluss, Zeitstromung, Modewelle, Informationsflut
seien hier exemplarisch genannt als Worte, die ein geistiges Mo-
mentum ausdriicken.

Das Unterthema der »Global Water Dances« 2021 lau-
tete »Permakultur«, was uns als Initiator*innen dazu
bewog, ein moglichst dezentrales kiinstlerisches Kon-
zept zu entwickeln: Probenprozesse mehr als multi-
dimensionales Gewebe denn als linear-zentral aus-
gerichtete Bewegung. Ein permakulturell gestalteter
Garten zeichnet sich durch eine grofRe Diversitdt von
unterschiedlichen Gattungen, Saat- und Blithgezeiten
aus, so dass ein zentral nicht kontrolliertes und kon-
trollierbares Garten-Geflecht-Gewadchs entsteht. Das-
selbe Modell kann auch von einer Gruppe Kiinstler*in-
nen samt ihrem kiinstlerischen Material gedacht und
in konkrete kiinstlerische Praxis umgesetzt werden.

Dies fiihrt uns konkret auf die Frage des kiinstlerischen
Berufsfelds zuriick. In einem dezentralen Gewebe
kommt den einzelnen Mitgliedern eine andere, oftmals
gewichtigere Rolle zu: mehr Gestaltungsraum und
mehr Verantwortung. Hieraus ergibt sich die Frage
nach einer spezifischen und stets neu zu verhandeln-
den Dynamik von Fihren und Folgen. Wer initiiert
was, wann, wie? Wer folgt diesem Impuls wiederum
wie und vielleicht warum (oder eben gerade nicht)?

Fiir die »Global Water Dances« 2021 an der HIMT Kéln
hatten sich nach einem Aufruf knapp sechzig Kiinst-
lersinnen angemeldet, bestehend aus Studierenden aus
acht Studiengidngen sowie Lehrenden und Mitarbei-
ter'innen. Dies stellte uns — und genau das war von Be-
ginn an die Idee — vor die Herausforderung, die Proben-

logistik und die damit eng verkniipften kiinstlerischen
Inhalte auf fiir manche unkonventionelle Weise zu
organisieren. Die Pandemie-Bedingungen kamen als
zusdtzliche Herausforderung dazu: zwischenzeitlich
durfte hochstens zu zweit geprobt werden.

Einige Meetings und dann auch ein paar Proben via
Zoom machten den Anfang, um Gelegenheit zu schaf-
fen, iberhaupt praktisch in diesen komplexen und fir
manche nicht recht greifbaren Prozess einzusteigen.
Ab Mai gab es dann erste physische Proben in kleinen
Gruppen stets im 6ffentlichen Raum, meist in Ndhe
zum Rhein, als Tribut an diese europdische Wasser-,
Handels- und Kulturader mitten durch KéIn. Anfang
Juni gab es dann in einer Intensivwoche den bishe-
rigen Hohepunkt des Projekts: tagliche Sessions mit
zwischen sieben und zwanzig Tanzer*innen und Musi-
ker‘innen in der Unterfithrung der Rheinterrassen im
Rheinpark. Hier fand im September schliefllich auch
die finale Prdsentation unseres Prozesses statt.

Fragen und Erkenntnisse

Ich versuche im Folgenden, einige Fragen und Er-
kenntnisse dieses speziellen Projekts in den Kontext
von Tanz- und Musikfeld im Allgemeineren zu stellen
und zumindest ansatzweise zu erortern: Wie viel Fith-
rung und vorgegebene Struktur braucht ein Projekt?
Welche Vor- und Nachteile ergeben sich durch weni-
ger bzw. mehr Fithrung und Struktur? Als jemand, der
die meiste Zeit seiner Laufbahn in der freien Szene und
somit in stdndig wechselnden Organisationsformen
gearbeitet hat, treibt mich diese Frage seit vielen Jah-
ren an. Meine Erfahrung ist, dass prinzipiell die Mit-
wirkung an einem Projekt mehr »Herzblut« einlddt,
wenn die (Mit)Gestaltungsraume aller Einzelnen gro-
Rer sind. Allerdings gilt es zu bedenken, dass fiir flexi-
blere Strukturen auch Zeit und Energie bereitgestellt
werden miissen, was manchmal auch ermiidend und
fiir manche tberfordernd sein kann. Nicht selten sind
dann der kiinstlerische Prozess und die Teamfahigkeit
nachhaltiger, tiefer, verldsslicher, kreativer und auch
effizienter. Auf der Grundlage der Erfahrungen mit
»Global Water Dances« 2021 wiirde ich beim nachs-
ten Mal von Beginn an konsequenter Kleingruppen
sich selbst organisieren lassen, die sich dann regelma-
Rig in Kontakt zu den anderen Gruppen in den grofie-
ren Zusammenhang des gesamten Projekts stellen. Die
Erfahrung zeigte, dass sowohl in der E-Mail-Kommuni-
kation als auch in den physischen Proben zirka die
Hilfte der Teilnehmenden aktiv (teilweise auch selbst
initiativ) waren, die andere Hilfte aber nur schwer ak-
tivierbar. Letzteren galte es entgegenzukommen.
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1. Welche digitalen Formate sind am geeignetsten, Online-
Kommunikation zwischen Studierenden und Lehrenden iiber
langere Zeitraume zu ermoglichen?

Diese Frage beschaftigt mich auch im Lehrbetrieb. Meine positive
Erfahrung, mit Kolleg*innen tiber E-Mails zu kommunizieren,
ldsst sich nur auf einen Teil meiner Kommunikation mit Studie-
renden ibertragen. Bei Gruppenmails ist es meist so, dass ein be-
trachtlicher Teil der Gruppe verzogert oder gar nicht kommuni-
ziert, so dass immer eine Unsicherheit mitschwingt, ob Informa-
tionen auch wirklich empfangen wurden. So verhielt es sich auch
in unserem Prozess. Einige Zoom-Meetings zu Beginn sollten den
Einstieg erleichtern, doch konnten tiber diesen Kanal nur einige
Gruppenmitglieder erreicht werden. Soziale Medien wie Ins-
tagram, Facebook, WhatsApp etc. sind Alternativen, allerdings
gibt es hier nahezu immer Einzelne, die in keinem oder zumindest
einem der Medien nicht prasent sind. Die Frage wird sich fiir mich

also auch in der Zukunft stellen.

05.06.202117.00 UHR ™
RHEINPARK KOLN

Mit Ténzer*innen des Zentrums.
fiir Zeitgendssischen Tanz
und Musiker*innen der HFMT Kol

In Kooperation mit der
Stabsstelle Events der Stadt Kol

Hochschule i
Musikund Tanz kpin

2. Was ist speziell zu bedenken an Projekten, die im
offentlichen Raum stattfinden?

In unserem Prozess fanden alle Proben von Beginn an
im offentlichen Raum statt, es gab also von Anfang an
keinen geschiitzten Rahmen, um Dinge auflerhalb der
Offentlichkeit auszuprobieren. Die entstehende Un-
mittelbarkeit schafft eine Ndhe zwischen Kiinstlerin-
nen und Auflenstehenden, die herausfordernd und er-
hellend sein kann, da die Wirkung des Probierten oft
hautnah rickgekoppelt wird. Die Kiinstlersinnen
brauchen einerseits eine groflere Flexibilitdt und Of-
fenheit, Risiko- und Kommunikationsbereitschaft, an-
derseits auch eine hohe Sensibilitét fur all das, was an
diesem offentlichen Ort unabhdngig von uns stattfin-
det. Fiir die »Global Water Dances« 2021 habe ich die-
sen Aspekt als uneingeschrinkt fruchtbar erlebt, ge-
rade weil es um ein politisches Thema geht, und die
Kunst sich in diesen Kontext stellt. Es gab unzdhlige
dankbare, spannende, auch herausfordernde Begeg-
nungen mit Passant*innen, die uns in unseren kiinst-
lerischen und menschlichen Entscheidungen beein-
flusst haben, aber sicher auch die ein oder andere Spur
in den Menschen hinterlassen haben.

3. Wie verhalten sich kiinstlerisches Handeln und politische

Haltung zueinander?

Ich bin tiberzeugt, dass kiinstlerisches Agieren stets auch eine po-
litische Dimension in sich trdgt, allerdings je nach Kiinstlerxin
und Situation in sehr unterschiedlicher Weise und Intensitdt. In
unserem Fall verzeichnete ich eine ungemein positive Resonanz
auf die Initiierung eines solchen Projektes. Am Zentrum fir Zeit-
genossischen Tanz (ZZT) der HIMT Koéln gibt es eine grofle Zahl
von Studierenden und Lehrenden, die sich fiir klimapolitische
Belange engagieren, im Laufe der letzten Jahre und insbesondere
Monate auch vermehrt innerhalb des institutionellen Lebens
(jungstes und mit unserem Projekt eng verwobenes Beispiel war
die kollektiv organisierte ZZT-Themenwoche »Permakultur« im
Mai). So schien eine Verbindung von Kiinstlerischem und Politi-
schem sehr willkommen.

Jan Burkhardt ist Professor fiir Tanzpraxis im kiinstle-

rischen Kontext am Zentrum flr Zeitgendssischen Tanz
der HfMT Kd&In. Schwerpunkt seiner kiinstlerischen und
vermittelnden Arbeit ist die Resonanz zwischen soma-

5, tischer Exploration und der sich aus dieser entfaltenden
&}x\ e Kommunikation im Raum. Er kooperiert international mit
diversen Institutionen und Kiinstler*innen, zurzeit mit den Tanzhochschulen
in Berlin, Stockholm, Kopenhagen sowie in der freien Szene.

/wischen Zaudern
und Intuition

In meiner Tdtigkeit als freischaffende zeitgendssische
Téanzerin finde ich mich oft wieder in komplexen kogni-
tiven, aber auch korperlichen Entscheidungsprozessen.
Dabei fasziniert es mich, Prozesse und Zustdnde als For-
schungsfeld zu betrachten. Dem Entscheidungsprozess
liegt das Zaudern inne, dessen Untersuchung mir viele
kiinstlerische, physisch-dynamische wie auch psycho-
logische und sozial-gesellschaftliche Potenziale bietet.
Zaudern ist fiir mich: Verdnderung und Wiederholung,
ein nie ganz Ankommen, ein sich Hin- und Her-, Vor-
und Rickbewegen, Ausdehnen und Zusammenziehen,
das sich Verlieren in diversen Verzweigungen.

Mache ich mir das Potenzial des Zauderns bewusst, als
eine Form des Forschens und physischer und gleicher-
mafen mentaler Koexistenz von Widerspriichen,
dann fillt es mir leichter, mit schnell wechselnden
und teilweise tiberfordernden Umstdnden in meinem
Beruf umzugehen. Als Tanzerin habe ich gelernt, Dy-
namiken zu erkennen, auf diese zu reagieren, sie zu
beeinflussen und mein Wissen korperlich und kogni-
tiv zu nutzen. Ich habe die Fahigkeit entwickelt, Zwi-
schenrdume als individuelle Handlungsrdume zu se-
hen. Dabei spielt die Intuition als Werkzeug, das nicht
zaudert, eine zentrale Rolle. Intuition fithrt — im Ge-
gensatz zum Zaudern, das in viele Richtungen lenken
kann — zu Klarheit und Fokus, zu einer auf den Punkt
gebrachten Entscheidung. Dieser geht das Zaudern als
Prozess des Uberlegens, Abwigens und Einnehmens
verschiedener Perspektiven voraus.

Anna Kempin schloss 2019 ihren BA of Arts am
Zentrum fir Zeitgendssischen Tanz der HfMT Koln
ab. Seitdem arbeitet sie als freischaffende Tan-
zerin mit Kompanien wie CocoonDance, Shibui
Kollektiv und dh+. In dem Stiick »Vis Motrix« von
CocoonDance, das in der Kritikerumfrage des

Magazins stanz« zum Stiick des Jahres nominiert wurde, ist sie

seit 2019 engagiert. 2017 erhielt sie ein Stipendium der Studien-

stiftung des deutschen Volkes.

USuNJYRLIT PUN USKUBPSD - INJ|NY 3[BGO|Y | 6T



'Studios, Medien-

= Prozessoren und

Instrumente

Elektroakustische

Musik 1m

Kulturbetrieb

Die rasante Entwicklung musikalischer Speicher- und Uber-
tragungsmedien war bereits Mitte des 20. Jahrhunderts ein
grofles Thema: Schallplattenindustrie und Rundfunk, aber
auch der Tonfilm waren zunehmend auf Personen angewie-
sen, die technisch-wissenschaftlich und gleichzeitig kiinstle-
risch-musikalisch kompetent waren. So entstanden damals
erste Studienangebote fir Tonmeister, die an Musikhochschu-
len angesiedelt waren. Die Entwicklung der Mediengesell-
schaft hat seitdem zu immer neuen Bedarfen und entsprechen-
den Ausbildungs- und Studienmdoglichkeiten gefithrt —bis hin
zu den Qualifikationen, die ndtig sind, um die virtuellen Kon-
zertsale der Gegenwart gut zum Klingen zu bringen.

T

i

Mitte des 20. Jahrhunderts begannen Kompo-
nistinnen und Komponisten, Musik mit den
neuen technischen Moglichkeiten der Schall-
aufzeichnung, der Synthese und der Bearbei-
tung von Klangen grundlegend anders zu den-
ken. Ob Musique concrete oder elektronische
Musik am WDR in Kéln: Die Anstofe waren
sogar fiir jemanden wie Olivier Messiaen, der
selbst der Instrumental- und Vokalmusik ver-
pflichtet blieb, so fundamental, dass er im Riick-
blick von der herausragendsten musikalischen
Neuerung seiner Zeit sprach.

T

Iif
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Heutzutage werden an nahezu allen Musikhochschulen Aspekte
elektroakustischer Musik in den Studiengdngen fiir Komposi-
tion gelehrt, die Verankerungist aber sehr unterschiedlich. Viele
Hochschulen mit renommierten Studios verzichten auf eigene
Studiengédnge fiir elektronische/elektroakustische Komposition,
da sie zurecht diesen Bereich als wesentlichen und selbstver-
standlichen Bestandteil des heutigen Kompositionsstudiums
ansehen. Andernorts werden spezialisierte Curricula angeboten,
manchmal auch nur im Master, bei denen die technologischen
Aspekte inklusive der Programmierung einen hoheren Stellen-
wert einnehmen als dies in einem allgemeinen Kompositions-
studium moglich ware. Fiir die Absolventinnen und Absolven-
ten dieser Studiengdnge tun sich damit auch starker berufliche
Perspektiven auf, wie sie oben als »Bedarfe« der Mediengesell-
schaft skizziert wurden. Theater, Tanz, Film: Uberall spielen
elektronische Klange und Samples eine enorme Rolle, immer
mehr auch in einem Kontinuum von Sound Design und Kompo-
sition, mit grofRer Offenheit fiir Experimentelles. Auch bei der
Entwicklung von Musiksoftware sind Kompetenzen gefragt, die
in diesen Studiengdngen erworben werden.

Fir einige Studierende sind dies interessante Tatigkeitsfelder,
aber sicher nicht fiir alle. Die Gefahr zum Beispiel einer Rolle als
»Zulieferer« im Theater- oder Filmbetrieb, bei der die eigenen
kompositorischen Vorstellungen permanent untergeordnet wer-
den missen, ist nicht zu unterschétzen. Damit sind Studierende
der elektroakustischen Komposition in keiner anderen Rolle als
viele andere Kreative, die um Aufmerksamkeit fiir ihre genuin
eigene, nicht am Mainstream orientierte Arbeit ringen miissen.
Nur in seltensten Fillen reichen Kompositionsauftrage und GEMA-
Einnahmen allein fiir den Lebensunterhalt. Neben den spezifisch
medialen Berufsfeldern kommen daher die klassischen (Teilzeit-)
Tatigkeiten nach einem Kompositionsstudium in Frage, von der
Lehre bis zum Kulturmanagement.

Nun beschrankt sich der kreative Umgang mit Klang
aber nicht auf das Kompositionsstudium: Manche
Kunsthochschulen bieten einen Schwerpunkt »Sound«
in Studiengdngen wie »Mediale Kiinste« an, und ge-
rade an integrierten Kunst- und Musikhochschulen
sind auch im deutschsprachigen Raum Begriffe wie
»Sonic Arts«, »Sound Arts« oder gar »Creative Music
Practices« zu finden. Intermediale Arbeiten mit Klang
und Musik gibt es schon fast so lange wie elektroakus-
tische Musik, wobei Computer als universelle Medien-
prozessoren manche Tendenzen zur Auflésung der
traditionellen Grenzen zwischen den Kiinsten méch-
tig unterstiitzt haben. Digitale Mittel ermoglichen es,
hochkomplexe klanglich-musikalische Werke zu
schaffen, die sich mit allen Facetten der akustischen
Realitdt sowie mit Kldngen und Patterns verschie-
denster musikalischer Kulturen der Welt auseinan-
dersetzen. Aus dieser Perspektive erscheint die Anbin-
dung an die klassische westliche musikalische Ausbil-
dung mit ihrer Fixierung auf die Notenschrift nicht
besonders relevant.

Schon Morton Feldman hatte sich gefragt, ob Musik
iiberhaupt eine Kunstform ist. Insofern ware es viel-
leicht konsequent, Musikhochschulen und Kon-
zerthduser von all den Kunstanstrengungen zu ent-
lasten und diese an Kunsthochschulen und in Aus-
stellungskontexte zu verlagern. In der Tat gibt es auch
im Kunstbetrieb Potentiale gerade fiir elektroakus-
tische Musik, etwa in Installationen oder Videopro-
jekten: Dem Angepassten, Stromlinienférmigen wird
mit Skepsis begegnet, Neugierde und die Lust an Her-
ausforderungen dominieren.

Zum Glick finden sich aber auch an Musikhochschu-
len Kréfte, die sich vom Selbstverstandnis als »Kon-
servatorium« losen und auch bei dlterer Musik den
zukunftsgerichteten Geist, das Experimentelle jeder
Epoche ausfindig und bewusst machen. In meiner ei-
genen Lehre an der Hochschule fiir Kiinste Bremen
schdtze ich den Umgang mit den anderen Zugidngen
zuKlang und Musik von Studierenden aus Kunst und
(Medien-)Design sehr. Bei vielen Studierenden der
Komposition gibt es aber natiirlich ein an Kunstmu-
sik verschiedenster Art und auch aus der eigenen ins-
trumentalen Praxis heraus geschultes Horen, das ich
nicht missen mdchte. Auch im Musikleben ist einiges
in Bewegung: Zwar sind die Bedirfnisse nach phil-
harmonischer Gediegenheit und Entertainment
nach wie vor stark, aber sowohl beim klassik- als
auch beim popsozialisierten Publikum gibt es durch-
aus Interesse an neuartigen Erfahrungen, an Musik
als Kunstform.

Elektroakustische Installation
des rc osmotic duo

Musikhochschulen sind der richtige Ort, um neben rein media-
len Formen auch eine um elektronische Mittel erweiterte instru-
mentale und vokale Praxis zu pflegen und zu entwickeln. Seit
mehr als finfzig Jahren ist ein reiches Repertoire in diesem Be-
reich entstanden, von Karlheinz Stockhausen bis Kaija Saariaho.
Durch die heutigen Technologien kann diese Musik besser er-
schlossen werden, sie ist unabhdngiger geworden von schweren
Gerdtschaften und grofien Institutionen. Die elektroakustische
Auffithrungspraxis wird immer selbstverstdndlicher und erfor-
dert spezifische Fahigkeiten, die oft im Studienbereich der elek-
troakustischen Komposition erworben werden konnen.

Dies ist iibrigens ein weiteres relevantes Berufsfeld, denn viele
Ensembles fiir neue Musik haben bereits heute ein Mitglied mit
diesem Aufgabenbereich. Kompositorische Tatigkeiten im enge-
ren Sinne, von »frei« bis »angewandtk, intermediale Kunst, In-
terpretation: Die hier besprochenen Studiengdnge bieten sicher
keinen standardisierten Karriereweg, eroffnen aber ein breites

Spektrum beruflicher Moglichkeiten in zukunftstrachtigen
Bereichen eines sich wandelnden Musik- und Kulturlebens.

Theater, Tanz, Film:

Uberall spielen elektronische
Klange und Samples eine
enorme Rolle, immer mehr
auch in einem Kontinuum

von Sound Design und Kom-
position, mit grolSer Offenheit

»Man muss es

wirklich lieben...

fur Experimentelles.

Kilian Schwoon ist Komponist und
Professor fiir Elektroakustische Komposi-
tion an der Hochschule fiir Kiinste Bremen.
Er entwickelt auch Klanginstallationen

und war an zahlreichen audiovisuellen
Projekten beteiligt. Seit 2016 ist er
Vorstandsmitglied der Deutschen Gesellschaft fiir Elektro-
akustische Musik (DEGEM).

... das Musikmachen.« Das sagte damals meine Profes-
sorin Anette von Eichel. Dass es um leidenschaftlichen
Einsatz geht, war mir schon immer klar. Aber mit der
Zeit wird mir immer deutlicher, was das wirklich be-
deutet. Mein Zugang zur Musik hat sich immer wieder
gedndert. Frither ging es mir darum, das Publikum,
meine Kolleginnen, meine Lehrer zu beeindrucken.
Heute hat sich sogar mein Horen verdndert. Ich erken-
ne sofort den jungen Ehrgeiz, allen zeigen zu wollen,
wie gut man ist, was man alles auf dem Instrument
oder mit der Stimme machen kann. Ich erkenne mich
natiirlich auch selbst darin. Diese Phase ist extrem
wichtig, auch die gesunde Konkurrenz, denn sie moti-
viert dazu, tausende Stunden zu tiben, und fordert die
Suche nach der Stilistik, die einen wirklich anspricht.
Dann kommt jedoch irgendwann der Punkt, wo bei
der Entscheidung fiir das nachstes Projekt oder Stiick
oder fur den Moment bei einer Improvisation, neben
dem, was ich tue, auch das, was ich nicht tue, eine
ebenso starke Wirkung hat. Die persénliche und musi-
kalische Entwicklung sind fiir mich mittlerweile un-
zertrennlich. Denn irgendwann spielen wir das, was
wir sind. Das Handwerkliche bleibt dann beiseite und
es befindet sich einfach grade ein Mensch auf der Biih-
ne, der das transportiert, was er ist, was er liest, was er
fiir gut und richtig hilt und was nicht.

Ich sage damit nichts Neues, und vielleicht klingt das
etwas pathetisch. Aber ich stelle immer wieder fest: es
geht nicht nur um die Musik.

Hinter jedem grolsen
Meister stehen sein
Leben, sein Geist und
seine Entscheidungen.
Und Liebe!

Tamara Lukasheva, 1988 in Odessa geboren und
' ausgebildet, kam 2010 zum Studium an die HfMT

KoIn. Neben ihrem aktuellen Soloprojekt, bei dem

die Sdngerin, Pianistin und Komponistin deutsche

Poesie vertont, tritt sie in verschiedenen Forma-

tionen mit Musikerinnen und Musikern der Kolner
und europdischen Jazz Szene auf. Sie erhielt etliche Preise, jlingst
den WDR Jazz Preis fiir Komposition 2021.
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Das Orchesterzentrum |[NRW
der vier Musikhochschulen
des Landes

Ein Kammermusikensemble des
Orchesterzentrum|NRW

Sieben Uhr morgens in der Dortmunder Innenstadt: Noch in der Ddmme-
rung hélt ein LKW in der Brickstrale — zahlreiche Instrumentenkasten wer-
den ausgeladen. Bei dem einladenden Glasbau, in den diese verfrachtet wer-
den, handelt es sich nicht etwa um das Konzerthaus, sondern das benachbar-
te OrchesterzentrumINRW (OZM). Hier werden in der ndchsten Woche Mu-
siker*innen des renommierten Mahler Chamber Orchestra gemeinsam mit
Studierenden des Masters »Orchesterspiel« ein sinfonisches Konzertpro-
gramm erarbeiten und dieses nicht nur in Dortmund, sondern auch in K6In
und Essen auf die Bithne bringen.
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Das Sinfonieorchester
des Orchesterzentrum|NRW

Es ist nur eines der hochkaridtigen Kooperationspro-
jekte des OrchesterzentrumINRW, das junge Studie-
rende auf den Beruf als Orchestermusikerin vorberei-
tet. Als Einrichtung der vier Musikhochschulen des
Landes NRW — der Hochschule fiir Musik und Tanz
Koln, der Robert Schumann-Hochschule Disseldorf,
der Folkwang Universitdt der Kiinste Essen sowie der
Hochschule fir Musik Detmold — beheimatet das
Dortmunder Haus den gemeinsamen Studiengang
»Master Orchesterspiel«. Hier finden bis auf den
Hauptfachunterricht alle Lehrveranstaltungen in
Form von Kompaktprojekten statt: Die Studierenden
erstellen ihren Semesterplan mit Pflicht-, Wahl-
pflicht- und Wahlmodulen. Pflicht sind unter ande-
rem Kammermusikprojekte, Ensemblespiel, Sinfonie-
projekte und Probespielsimulationen mit Gastdozen-
ten, die aktive Orchestermusiker sind. Aber auch
nicht-kiinstlerische Themen wie Auftrittscoaching,
Korpertechniken, Ubetechniken, Musikvermittlung
und Musikerrecht werden im OZM unterrichtet. Be-
sondere Projekte im Rahmen des Studienverlaufs sind
neben der Academy des Mahler Chamber Orchestra
die Orchesterpraktika NRW, bei denen vierzig Prakti-
kumsplatze in zehn professionellen Orchestern des
Landes vergeben werden. Beides sind Projekte, bei
denen die Studierenden schon wahrend des Studien-
verlaufs ihren zukiinftigen Beruf als Lernort erleben —
und das in einem professionellen, realitdtsnahen
Umfeld.

Mit seinem besonderen Profil und Angebot bereitet das Orches-
terzentrum die Studierenden bestmoglich auf eine Laufbahn im
Orchester vor: In den letzten Jahren hat sich das Tatigkeitsprofil
in der Orchesterlandschaft stetig verdndert und somit auch die
Anforderungen an alle Musiker*innen in einem sich verandern-
den Wirkungskreis. Das beginnt bereits bei den Auswahlverfah-
ren, den Probespielen, die zunehmend modifiziert und auf die
berufliche Realitdt ausgerichtet werden. Hier miissen die Kandi-
dat*innen einer Priifung von erweiterten Kernkompetenzen
standhalten: Neben dem Solovorspiel, das weiterhin im Fokus
steht, geht es auch um Techniken der Auffihrungspraxis, musi-
kalisch stilistische Gewandtheit, kammermusikalische Kompe-
tenzen und Leadership-Qualifikationen. Als positive Entwick-
lung ist dabei zu werten, dass auch die Probespielordnungen
sich inzwischen an die neuen Realitdten angepasst haben und
beispielsweise auch ein Probespiel gemeinsam mit dem gesam-
ten Orchester ermoglichen.

Die Ausbildung im Orchester-
zentrum zielt darauf ab, stabile
Kinstlerpersonlichkeiten zu
entwickeln, die sowohl den
»KOnigsweg« gehen konnen und
teils aus dem Studium heraus
den Weg in eine verantwortliche
Position im Orchester finden

als auch realistisch gesehen
hdufiger leider steinigere Wege
gehen kdnnen.

Ein abgestimmtes Lehrangebot mit Fokus auf die Realitdt und
die umfangreichen Anforderungen in der groffen Welt der Or-
chesterlandschaften bieten auch den Kénigsweggeher*innen,
wenn das Angebot hochwertig ist, wichtige Lerninhalte fiir
eine lange berufliche Karriere.

Die Digitalisierung in der Kultur- und Orchesterlandschaft hat
durch die Corona-Pandemie einen grofen Schub bekommen
und stellt so eine der aktuellsten Entwicklungen und Herausfor-
derungen dar. Eine schier unendliche Produktionswelle von

Streaming- und Videoproduktionen ist in der Pande-
mie entstanden, sowohl in der Lehre als auch im pro-
fessionellen Bereich. Zwar ist eine grundsétzliche
Offenheit gegeniiber den digitalen Medien notwen-
dig und sinnvoll. Allerdings haben viele Formate
auch die Begrenztheit der Vermittlung schépferi-
scher Momente sowie die Begrenztheit der digitalen
Vermittlung von kiinstlerisch-musikalischen Lern-
inhalten am Instrument gezeigt. Als sehr geeignet
haben sich die digitalen Medien fiir Ersteinschdt-
zungen und Aufnahmepriafungen herausgestellt.
Hier ergeben sich in gleich zweifacher Hinsicht neue
Moglichkeiten und Aufgabengebiete fiir das Orches-
terzentrum: Zum einen wird es in Zukunft die Stu-
dierenden auch im Umgang mit den Medien zwecks
Aufnahmeprifungen und Selbstmarketing unter-
stitzen. Zum anderen erméglicht die Aufzeichnung
und Archivierung ausgewdahlter Produktionen und
der unbegrenzte Zugriff darauf, diese auch als Ver-
mittlungsbasis zu installieren, gerade auch im Hin-
blick auf Best-practice-Beispiele von Orchesterstellen
in Verbindung mit Traditionen und Unterschieden
einzelner Orchester in einer groflen Vielfalt.

Bei allen wichtigen Impulsen und Moglichkeiten,
die die fortschreitende Digitalisierung mit sich
bringt, steht im Zentrum der paddagogischen Arbeit
im Orchesterzentrum|NRW die stete Entwicklung
von Kiinstlerpersonlichkeiten. Grundvoraussetzung
hierfir ist ein erster berufsqualifizierender Studien-
gang. In der Masterebene zeigt sich, dass eine grofie
Vielfalt an Projekten und unterschiedlichsten Diri-
genten und Dozenten im Verlauf von vier Semestern
zu einer groferen Eigenstindigkeit und Reflexion
fihrt. Natirlich sind die Erfahrungen der Studieren-
den im OZM mit verschiedenen Gastdozenten auch
unterschiedlich. Hierin spiegelt sich die Realitdt in
der Musikwelt schon im Studium wider. Mit diesen
Erfahrungen, Kritiken und Impulsen umzugehen
und das Beste fiir sich herauszuholen, ist ein richti-
ger und wichtiger Weg, den die Tragerhochschulen
mit dem OrchesterzentrumI/NRW als Ausbildungs-
plattform dieser Art geschaffen haben.

Alexander Hilshoff ist seit 1997 Professor fir
Violoncello an der Folkwang Universitdt der Kiinste
und seit 2014 Kinstlerischer Leiter des Orchester-
zentrum|NRW. Als Solist gastiert er bei deutschen
und internationalen Orchestern. Als Kammer-
musiker spielt er im Trio Bamberg und mit vielen
bekannten Musikerinnen und Musikern. Er ist Initiator und kiinst-
lerischer Leiter des Kammermusikfests Kloster Kamp und kiinstle-
rischer Leiter der Villa Musica des Landes Rheinland-Pfalz.

Technik und Asthetik in
der klassischen Musik

Statt in der klassischen Musikwelt bin ich aktuell auf einem
vollkommen anderen Weg, als ich es mir zu Beginn vorgestellt
habe. Nach dem Studium in Kolumbien war es mein Ziel, einen
Abschluss in Europa zu machen, weil ich dachte, die klassische
Gitarren-Szene in Europa sei bedeutsamer und etablierter.
Nachdem ich dann in K6In mit 24 Jahren meinen Master absol-
viert hatte, war ich tief enttauscht dartiber, wie klein und ni-
schenmafig diese Welt war. Sie war komplett vom ékonomi-
schen Wettbewerb abhédngig, von dem nur die Wenigsten pro-
fitierten, und der aus der Musik schlichtweg eine degradierte
Form von Leistungssport machte. Diese Welt war kaum mehr
mit Kunst, Innovation und Musikrelevanz verbunden.

Daher entschloss ich mich, meine Entwicklung als Kiinstler
woanders zu suchen und entdeckte die alte Affinitat zu Technik
und Gerdten aus meiner Jugend wieder. Zuerst machte ich klei-
ne Tonaufnahmen fiir Freunde und mich selbst. Dann kaufte
ich hochwertigere Mikrophone und machte mich durch Bi-
cher und YouTube-Videos mit Computern und typischen
DAW-Anwendungen vertraut, um mich letztendlich mit Ka-
meras, Objektiven, Videoaufnahmen, Schnitten und Farbkor-
rektur zu beschdftigen. Mit der Zeit bildete ich visuelle Fihig-
keiten aus, die es mir ermdglichten, meiner Neugier fur Kunst
und Asthetik zu folgen. Dies war der Anfang von »4 Augenbli-
cke, der Firma, unter deren Namen ich fortan meine Videos
signierte. In den darauffolgenden Jahren konnte ich durch klei-
ne dsthetische Beitrdge verschiedenen Gruppen der Musiksze-
ne dazu verhelfen, sich als Kiinstler*innen professioneller zu
prasentieren. Auch die HIMT konnte ich dabei unterstiitzen,
die an diesem Kulturinstitut geleistete Arbeit trotz Corona-Pan-
demie mit der Offentlichkeit zu teilen.

Bin ich mit diesem Weg komplett zufrieden? Nein. Denn Vi-
deos sind nur ein Teil davon. »4 Augenblicke« soll auf lange
Sicht eine Firma sein, die unterschiedliche Musiker*innen zu-
sammenfithrt und klassische Musik durch mediale Asthetik
der (digitalen) Gesellschaft nahe bringt. Ich méchte Musikver-
anstaltungen initiieren, die dieselben dsthetischen Werte ver-
mitteln wie jene, die meine Videos interessant machen:
Klangrede, Farbe, Stimmung, Rhythmus, Geschichte. Im besten
Falle auch weiterhin in Zusammenarbeit mit der Hochschule.

David Sanchez studierte klassische Gitarre im

Bachelor in Kolumbien und im Master an der HfMT K&lIn.
Er ist als Videoregisseur im Bereich Klassik und als
Musikproduzent im Bereich Pop und tonale Klassik tatig.
Er beschaftigt sich insbesondere mit der Rolle von
Technologie in der Weiterentwicklung der aktuellen
klassischen Musik und mit der besonderen Energie der Tonalitat (und
deren Varianten) in westlichen Klangvorstellungen.
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ZUr gegenwadrtigen
Situation der
freiberuflichen
Musikszene

Wie in anderen Berufszweigen auch hat die Coro-
na-Pandemie die Missstdnde in der freien Musik-
szene wie unter einem Brennglas offengelegt. Dazu
zdhlen unter anderem die prekadren Verhaltnisse, in
denen zahlreiche Musikerinnen und Musiker leben
und arbeiten.

Auf der Grundlage des Datenbestandes der Kiinstler-
sozialkasse lag nach Schédtzungen des Deutschen Mu-
sikinformationszentrums das durchschnittliche Jah-
reseinkommen von freiberuflichen Musiker*innen im
Jahr 2019 zwischen 12.500 und 15.500 Euro. Dann kam
die Corona-Pandemie und brachte das Kulturleben zum
Erliegen. Die Haupteinnahmequellen versiegten, die
Kinstlerhonorare ebenso wie die gesamte mit dem
Konzertbetrieb verbundene Wertschopfungskette.

Ohne die unbiirokratischen Soforthilfemaffnahmen
von Bund, Landern und Kommunen ware die Situa-
tion fiir viele existenzbedrohend geworden. Die Sti-
pendien, Sonderfonds und Hilfsprogramme ftr Solo-
selbstdndige konnten das Schlimmste abwenden und
wurden von den Betroffenen dankbar angenommen,
auch weil die Antragsverfahren entschlackt und be-
schleunigt wurden. Aber Soforthilfen sind keine lang-
fristige Losung! Wahrend es fiir institutionelle Kultur-
betriebe die Moglichkeit des Kurzarbeitergeldes fir
festangestellte Mitarbeitersinnen gab, wurde allein
schon der Hinweis auf das Arbeitslosengeld II von frei-
beruflichen Kiinstlerinnen als Zumutung empfunden.
Da stellt sich die Frage, ob die bestehenden sozialen
Sicherungssysteme ausreichend sind, um in Krisen-
situationen helfen zu kénnen?
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Ein Thema, das auch fir die

freie Musikszene in Zukunft an

Bedeutung zunehmen wird,

Ist die Integration und Teilhabe

von Menschen mit Behinderung

am Kulturleben.

® @ ® Tatsichlich liegt in der Krise auch eine grofie Chance,
denn sie schérft noch einmal den Blick fiir die Bedeu-
tung nachhaltiger Strukturen. Die Erfahrung zeigt,
dass immer dort, wo sich Musikerinnen und Musiker
zu Kollektiven zusammenschlieflen, Initiativen griin-
den, Netzwerke bilden oder ihre Interessen gemein-
sam vertreten, nicht nur der kiinstlerische Austausch
intensiviert wird, sondern auch professionelle Struktu-
ren entstehen. Die bekanntesten Beispiele daftir sind
in KoIn das Netzwerk ON — Neue Musik K6In, zamus —
Zentrum fiir Alte Musik Koln, KLAENG-Kollektiv oder
die neu entstandene Jazzstadt UG, nicht zu vergessen
der Stadtgarten/Europdisches Zentrum fiir Jazz und
aktuelle Musik, das aus der Initiative Kélner Jazzhaus
hervorgegangen ist und deutschlandweit zum Vorbild
fir zahlreiche vergleichbare Initiativen wurde. In den
meisten der genannten Institutionen sind in den ver-
gangenen Jahren sozialversicherungspflichtige Ar-
beitspldtze entstanden, in Geschaftsfithrung, kiinstle-
rischem Betriebsbiiro und Stage-Management. Pers-
pektivisch sollte diese Entwicklung ausgeweitet wer-
den, also weg von Honorarvertrdgen und hin zu Fest-
anstellungen bei Festivals, Ensembles und Orchestern.

Nicht minder wichtig sind die der Kreativwirtschaft
zuzurechnenden Dienstleistungsbetriebe, ohne die ein
erfolgreiches Konzertwesen nicht méglich ware. Das
Angebot reicht von Layout- und Designbiiros, Werbe-
und Konzertagenturen, Produktions- und Organisa-
tionsbiiros, Autoren und Musikvermittlern bis zu auf
das Antragswesen spezialisierten Dienstleistern. Insbe-
sondere letztere sind erst in den vergangenen Jahren
entstanden, weil das foderale Fordersystem immer
kleinteiliger und komplexer geworden ist und nicht
nur fiir Berufseinsteiger ein Buch mit sieben Siegeln
darstellt. Die Entwicklung hin zu einer immer starker
differenzierten und arbeitsteiligen Gesellschaft macht
eben auch vor der freien Musikszene nicht halt.

Gegenldufig dazu stehen manche Ausbildungsangebote an den
Musikhochschulen. Um die Studierenden fiir den bevorstehenden
Konkurrenzkampf fit zu machen, werden ihnen Grundlagen von
Musikwirtschaft, Selbstmanagement, Offentlichkeitsarbeit, Busi-
nessplanung und andere fiir die zukiinftige Selbstandigkeit wich-
tige Geschdftsbereiche beigebracht. Aus meiner Erfahrung als
Gastdozent zu dem Thema o6ffentliche Férderung kann ich sagen,
dass es sicherlich hilfreich ist, schon mal Begriffe wie Antragsfrist,
Fehlbedarfsfinanzierung, Drittmittel, Doppelférderungsverbot,
Anderungsmitteilung, Verausgabungszeitraum oder Verwen-
dungsnachweis gehort zu haben. Mit diesen Grundbegriffen kann
man sich im Antragswesen und Forderdschungel schon ein wenig
orientieren. Andererseits ist die Erwartung, dass jeder alles kon-
nen muss, vollig iberzogen. Gerade vor dem Hintergrund einer
arbeitsteiligen Gesellschaft ist nicht einzusehen, warum angehen-
de Musikerinnen und Musiker auch als Konzertakquisiteure, Steu-
erexperten fiir das Doppelbesteuerungsabkommen, Public-Rela-
tion-Manager, Produktions- und Aufnahmeleiter und Biirohilfen
tdtig sein sollen. Denn je mehr Fachleute und Experten an einer
Produktion beteiligt sind, desto hoher ist am Ende das kinstleri-
sche Niveau. Gemaf diesem Grundsatz ware es erfolgversprechen-
der, ein Netzwerk von Fachleuten zu bilden, deren Expertise und
Sachkenntnis in Anspruch genommen werden kann. Dadurch
wirden die Musikerinnen und Musiker von all dieser zusdtzlichen
Aufgabenlast befreit und in die Lage versetzt, sich auf das zu kon-
zentrieren, was im Fokus ihres Interesse liegt.

Ein Thema, das auch fiir die freie Musikszene in Zukunft an Be-
deutung zunehmen wird, ist die Integration und Teilhabe von
Menschen mit Behinderung am Kulturleben. Ist der Veranstal-
tungsort barrierefrei? Gibt es Induktionsschleifen? Wo kann ich
meinen Blindenfihrhund abgeben? Steht ein Gebardendolmet-
scher zur Verfiigung? Werde ich zu meinem Platz begleitet? Ant-
worten auf solche Fragen sind fiir Menschen mit Behinderung es-
sentiell beim Besuch einer Kulturveranstaltung. Hier gilt es, die
Veranstalter in freier Tragerschaft fiir die damit verbundenen An-
forderungen zu sensibilisieren und entsprechende Angebote be-
reitzustellen. Denn obwohl die Teilhabe von Menschen mit Behin-
derung meist schon durch geringen finanziellen Mehraufwand
und mit zusitzlichem Personal effektiv befordert werden kann,
sieht die Wirklichkeit leider noch immer anders aus. Hier besteht
grofler Nachholbedarf!

Positiv zu vermerken ist, dass das Kulturamt zu Anfang des Jahres
erstmals Arbeits- und Recherchestipendien im Bereich Musik ver-
geben konnte. Dieses Forderinstrument legt den Schwerpunkt auf
die ktinstlerisch-wissenschaftliche Forschung und bietet die Mog-
lichkeit, sich auf die Entwicklung des eigenen musikalischen
Schaffens zu konzentrieren. Entsprechend groft war die Nachfra-
ge. Auffallig war zum einen das starke Interesse an elektronischer
Klangerzeugung mit Hilfe analoger Synthesizer, was einmal mehr
unterstreicht, wie wichtig es ist, das Studio fiir elektronische Mu-
sik des Westdeutschen Rundfunks als lebendigen Produktions-,
Forschungs- und Ausbildungsort wieder in Betrieb zu nehmen.
Zum anderen zeigte sich gerade bei jungen Musikerinnen und Mu-
sikern ein Defizit an musikhistorischem Wissen. Hier soll keinem
burgerlichen Bildungsideal das Wort geredet werden, aber wenn
die musikgeschichtlichen Voraussetzungen des eigenen Handelns
nicht mehr bekannt sind, ist es womoglich um eine eigenstandige
kiinstlerische Weiterentwicklung schlecht bestellt.

Zugegeben, die Pandemie hat zu groflen Ausfillen und Verschie-
bungen im Musikleben gefiihrt. Der Kreativitdt und Produktivitat
hat das aber keinen Abbruch getan. Nach wie vor wird kompo-
niert, interpretiert, improvisiert und experimentiert. Es werden
neue Ensembles gegriindet, alternative Konzertformate erfunden
und die Grenzen zwischen den Stilen und Genres verschieben sich
immer weiter. Und schlieRlich hat es den Anschein, dass die Mu-
sikstadt Kéln nach wie vor eine grofie Attraktivitdt ausstrahlt. An-
ders ldsst sich der ungebrochene Zuzug junger Musikerinnen und
Musiker nicht erkldren.

Der Musikwissenschaftler Dr. Hermann-Christoph Miiller
war lange freiberuflich als Musikjournalist, Moderator,
Feature- und Horspielautor fiir die Rundfunkanstalten

L der ARD tatig sowie als kiinstlerisch-wissenschaftlicher
‘I'\ Mitarbeiter der KdIner Gesellschaft fir Neue Musik und

Lehrbeauftragter der Universitdt zu KoIn und Hochschule

der Kiinste Bern. Seine Schwerpunkte liegen auf der zeitgendssischen
Musik und amerikanischen Kulturgeschichte. Seit 2007 ist er Leiter des
Musikreferats im Kulturamt der Stadt KéIn.

Kdrperbewusstheits-
methoden und
Tanzvermittlung

Das Interesse, Bewegungen in ihrer kindsthetischen
Komplexitdt erforschen und durchdringen und vielfal-
tige Korperlichkeiten stets neu herstellen zu wollen,
hat mich als Tdnzerin immer begleitet. Somatisches
Korperwissen kann dabei unterstiitzen, Bewegung in
jener Komplexitdt verkérpern und vielféltige choreo-
graphische Herangehensweisen performativ verdu-
fern zu konnen.

So stellen Kérperbewusstheits-

methoden flir mich einen Zugang dar,

transformative (Lern-)Prozesse zu

ermoglichen, die tiefer in den Kontakt

mit je eigenen Potenzialen fihren.

Mit Blick auf tanzvermittelnde Methoden begleitet
mich die Frage, wie eben jenes spezifisch Eigene in
Gruppenprozessen entdeckt und entfaltet werden
kann. Gerade Vermittlungsprozesse konnen, wenn sie
von ihrem medialen Potenzial her gedacht werden, ein
Aus- und Verhandeln erméglichen, das ein »produk-
tiv-kreatives Kreuz-und-Quer-Gehen« — zum Beipiel
im Aufwerfen, Anregen, Aufzeigen — hervorbringt. In
diesem Sinne verstehe ich Vermittlung als Praxis,
(tanz-)ktnstlerisch-forschende Settings zu entwerfen,
in denen Beteiligte verschiedene Perspektiven, Positio-
nierungen und Expertisen stetig neu verhandeln kon-
nen. Im Kontakt mit sich selbst entstehende diverse
Perspektiven und Herangehensweisen erfahren und
im vielperspektivischen Mit-Einander gemeinsam
etwas bewegen zu konnen, erfordert hohe korper-
lich-leibliche Prasenzfahigkeit aller Beteiligten. Hier
kann somatisches Kérperwissen einen Beitrag leisten,
Vermittlungsprozesse auf dieses Potenzial hin zu er-
forschen.

Nina Patricia Hanel lehrt als Professorin
am Zentrum flir Zeitgendssischen Tanz der
"’i Hochschule fiir Musik und Tanz Koln in

den Bereichen Tanzvermittlung mit Fokus

auf korperlich-reflexiv orientierten Zugangen

zu tanzvermittelnden Methoden, Zeitge-
nossische Tanztechnik und Kérperbewusstheitsmethoden
(Feldenkrais-Methode; Body Mind Centering). Sie ist malkgeb-
lich an Aufbau und Implementierung tanzvermittelnder
Studiengdnge am ZZT beteiligt.
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: KOIn ist die Musikstadt, in der ich geboren und

E S e | t aufgewachsen bin. Hier finden meine Streifziige statt,
von hier fihren sie mich in die ganze Welt hinaus

und zurtck. Alles begann damit, dass meine Eltern
S p a n n e n mich, noch bevor ich in die Schule ging, sonntags

in den Sendesaal des WDR mitnahmen, zu Konzerten
der Reihe sMatinee der Liedersdnger.
Bei diesen Gelegenheiten konnte ich Musiker*innen
aus verschiedensten Kulturen hdren. Ein paar Jahre
spater kam es dann zu einem entscheidenden Erlebnis
fur mich: Als ich zehn Jahre alt war, nahm mich meine
Mutter zu einem Konzert der Sheik Yerbouti-Tour

von Frank Zappa mit: Ein Ereignis wie ein personlicher
Urknall. Seitdem lebe ich flr die Musik.

Die KOlner Szene von
Jazz und improvisierter Musik

B

In den folgenden Jahren erweiterte sich das Koordinatensystem
der Orte und Rdume, an denen ich Musik erlebte, um unzdhlige
Punkte. Um eine »drége« Liste zu vermeiden, nenne ich an dieser
Stelle nur das Wichtigste: Als Teenager fand ich meinen Weg in
den Bayenturm in der Siidstadt, der damals das Domizil der Offe-
nen Jazz Haus Schule, geleitet von Rainer Linke, war. Dort fing ich
an, in Bands zu spielen und im Zusammenspiel mit meinen Mit-
musikerinnen eigene Musik zu entwickeln. Diese Initiation im
kreativen Gestalten von Musik, als zentraler Teil meiner musika-
lischen Sozialisation, pragt mich und mein Musikmachen bis
heute. Begleitet habe ich dieses aktive Musizieren mit zahllosen
Besuchen von Konzerten im Stadtgarten und im Loft. Im Laufe
der Zeit kamen die Eigelsteintorburg, die Musikhochschule, das
Schmuckkastchen, das Café Storch, das Zap Zarap, der Rave Club
und zahlreiche andere Stdtten hinzu — manche verschwanden
auch wieder vom Stadtplan. Es waren und sind allesamt Orte, an
denen ich bis heute hore, lerne, staune, tanze und spiele, hoffent-
lich noch lange Zeit. o0 0
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Stillstand oder das nostal-
gische Beharren auf »Normal«
kdnnen wir uns nicht |eisten.
Der gesellschaftliche Wandel
und die Herausforderungen, die
er mit sich bringt, sind real und
verlangen Reflexion, Haltung
und Handlungen von uns.

® @ ® Nachdem ich das Studium im Fach »Jazz-Kontrabass«
bei Dieter Manderscheid an der HIMT Koln beendet
hatte, fithrten mich meine Streifztige in die weite Welt.
Dank meiner Verbundenheit zum US-amerikanischen
Kontrabassisten Barre Phillips und eines Stipendiums
des DAAD fand ich fur vier Jahre den Weg nach San Die-
go, Kalifornien, wo ich bei Bertram Turetzky westliche
Kunstmusik (also known as »Klassik« und »Neue Mu-
sik«) studierte. Anschlieflend ging es weiter nach Lima,
Peru, wo meine Familie und ich sieben Jahre lebten.

Bei meiner Riickkehr nach Koln war ich erstaunt und
erfreut, wie stark sich die Jazzszene hier verdndert hat-
te. Eine neue, kreative und gut organisierte Generation
Musikerinnen war in der Zeit meiner Abwesenheit auf
den Plan getreten. Sie belebt die Szene und findet stets
Nachfolger. Obwohl der Jazzstudiengang in KéIn nicht
mehr ganz so alleine dasteht wie noch Anfang der 8oer-
Jahre — mittlerweile gibt es bundesweit 18 Hochschu-
len, an denen man Jazz studieren kann —, ist er immer
noch ein Kristallisationspunkt, der bestdndig angehen-
de Musiker*innen in die Stadt zieht.

Sowohl die Quantitat als auch die Qualitit an kreati-
ven und professionellen Musiker*innen in Koln ist im-
mens gewachsen. Das bedeutet zum einen, dass man,
wenn man eine Band zusammenstellen mochte, eine
reiche Auswahl an Personal an den verschiedenen Ins-
trumenten zur Verfiigung hat und sich iberlegen
kann, welche Stimmen am besten zu den eigenen Ide-
en passen. Zum anderen fordert dieser Reichtum die
Konkurrenz untereinander, die bekanntlich das Ge-
schaft belebt und in K6ln durchaus kollegial gelebt
wird. Der Umgangston untereinander ist freundlich,
die Szene ist grofi, aber tendenziell kennt man sich ge-
genseitig.

Neben der »Initiative Kolner Jazz Haus, die den Kélner Stadtgar-
ten betreibt, sind »junge« Kollektive wie Klaeng, Impakt oder das
Subway Jazz Orchester entstanden, die die Szene bereichern. Die
Kélner Jazz Konferenz (KJK) hat sich als Interessenvertretung zu-
sammengefunden und mit der Webseite www.jazzstadt.de sowie
mit dem kiirzlich ins Leben gerufenen und ldngst tiberfélligen in-
ternationalen Jazzfestival Cologne Jazz Week Zeichen gesetzt, die
weit iber K6In hinaus wahrgenommen werden. Es florieren zahl-
reiche neue Spielstdtten und Konzertreihen in der Stadt, und es
stehen allerhand Moglichkeiten zur Verfiigung, sich bundes-, euro-
pa- und weltweit zu vernetzen. Zudem existieren — nicht nur in
K6In — weit mehr Fordermoglichkeiten fiir Projekte, Ensembles
und Einzelmusiker*innen, als dies noch vor zwanzig bis dreifig
Jahren der Fall war. All dies bedeutet, dass Kéln weiterhin — und
vielleicht mehr denn je —eine attraktive Stadt fiir Musikschaffende
aus dem In- und Ausland ist.

Trotz dieser positiven Entwicklungen hat sich eines leider nicht
geandert, und zwar deutschlandweit: Die Lebenssituation von vie-
len Musiker*innen der Jazzszene bleibt oft prekar. Der Berliner
Schlagzeuger Christian Lillinger driickte es vor kurzem so aus:
»insgesamt ist der Stellenwert eines Jazz-Ktnstlers gleich Null.«

Gleichwohl iibt das Metier weiterhin eine grofte Anziehungskraft
aus, und Musiker*innen finden seit eh und je kreative Wege, um
iiber die Runden zu kommen. Das Unterrichten ist und bleibt auch
in KoIn ein Standbein fir musikalische Existenzen, wenn auch
nicht das wichtigste. Mit der Offenen Jazz Haus Schule (OJHS) hat
sich schon Anfang der 8oer Jahre aus dem Kreis der »Initiative K6l-
ner Jazz Haus« ein freies Zentrum fiir improvisierte und populére
Musik etabliert, das seitdem seinen anerkannten Teil zu Qualitdt
und Diversitdt der Bildungslandschaft der Stadt beitragt. Die OJHS
bleibt als Bestandteil des Dreiecks, das sie mit dem Stadtgarten und
der Jazzabteilung der HfMT bildet, ein zentraler Pfeiler der freien
Szene improvisierter und populdrer Musik in Koln — nicht zu-
letzt als Arbeitgeber von zirka zweihundert Dozierenden aus der
Szene. Ihr Wirkungskreis ist in den letzten Jahren dynamisch und
stetig gewachsen. Die Konstanten des offenen padagogischen Kon-
zepts, etwa das Prinzip »Musik von Anfang an«, der Anspruch in-
klusiven Arbeitens oder die kreative Gestaltung von Musik im of-
fenen Bandformat, sind in heutigen Diskursen von Musikpddago-
gik und kultureller Bildung aktueller denn je. In der Praxis und
durch die Reflexion des Tuns entwickeln Musikerinnen und
Kiinstlersinnen diese Konzeptionen gemeinsam stetig weiter: in
Angeboten vom KITA-Alter bis zur Studienvorbereitung tiber Wei-
terbildungen und Publikationen, im Bereich kulturelle Schulent-
wicklung, zusammen mit vierzig Kélner Bildungspartnern von
Grund- zu Hochschulen und in soziokulturellen Projekten.

Trotzdem und gerade deshalb gibt es mehr zu tun denn je. Still-
stand oder das nostalgische Beharren auf »Normal« kénnen wir
uns nicht leisten. Der gesellschaftliche Wandel und die Herausfor-
derungen, die er mit sich bringt, sind real und verlangen Reflexion,

Haltung und Handlungen von uns. Bildungs- und Gendergerech-
tigkeit bleiben Ziele, die noch nicht erreicht werden konnten. Vie-
le Fragen bleiben offen und stellen sich neu. Wie werden wir als
Bildungseinrichtung diverser? Wie kénnen wir dazu beitragen,
den Beruf Musiklehrer*in an Grund- und weiterfiihrenden Schulen
wieder attraktiver zu machen, um dem eklatanten Mangel an Lehr-
kriften fir Musik entgegenzuwirken? Wie gehen wir mit den He-
rausforderungen des Klimawandels und den damit verbundenen
notigen Anderungen um? Welche Rollen kénnen und sollen
Kiinstlertinnen bei diesen gesellschaftlichen Anstrengungen spie-
len? Wie gestalten wir das kulturelle Leben, wenn Mobilitat ganz
anders gestaltet werden muss?

In meiner Tdtigkeit an der Jazzhausschule habe ich in den letzten
Jahren einiges neu fiir mich entdecken konnen. Genannt sei hier
nur das: Im meinem Koordinatensystem von Orten, an denen ich
Musik erlebe, sind Punkte hinzugekommen, die ich nicht erwartet
habe. Ich habe intensive und beeindruckende Jam Sessions erlebt
— mit Gruppen in KITAS oder an Schulen sowie mit spontan zu-
sammenkommenden, heterogenen Ensembles mit Menschen ver-
schiedenster musikalischer Backgrounds und Kenntnisse. Das war
oft tberraschend schon, und davon wiinsche ich uns allen mehr.

Wie Kdln tickt? Schwer zu

beantworten. Sicher ist: Nichts
bleibt stehen, es bleibt span-
nend, es bleibt ein Abenteuer.

Joscha Oetz ist Kontrabassist und Komponist,
Leiter der Offenen Jazz Haus Schule und Lehr-
beauftragter fiir Fachdidaktik Ensemble an der
HfMT KélIn. Er hat an der Folkwang Hochschule
in Essen, an der Musikhochschule KdIn und an
der University of California, San Diego studiert.

Wandlungs-
fahigkeit und
Innovationshodhe

Als Posaunist an den Grenzlinien von Jazz, Neuer Mu-
sik und transmedialen Performances beschdftige ich
mich mit den vielfdltigen Potentialen der Posaune, um
musikalische Konventionen zu dehnen und interdiszi-
plindre Verbindungen zu schaffen. Um es mit den
Worten von Christian Wolff zu sagen:

Ich mdchte
»auf riskante Weise
sorglos seing,

sei es als Interpret, Improvisator oder Komponist.

In intensiven Vorbereitungen und Begegnungen mit
internationalen Kolleg*innen in Proben, Konzerten so-
wie unabhéngig von festen Institutionen organsierten
Projekten hat gerade meine Arbeit unter dem Label
Zeitkunst den notwendigen Raum geschaffen, um die-
se unterschiedlichen kiinstlerischen Einfliisse zu ver-
binden. Das Entwickeln neuer Projekte und deren fi-
nanzielle Realisierung und Umsetzung stehen dabei in
immerwdhrender Konkurrenz, besonders wenn das
Einkommen zu hundert Prozent aus freischaffender
Arbeit besteht. Das motiviert und ist gleichzeitig als
langfristige Perspektive eine besondere Herausforde-
rung in Gelassenheit.

In der Laudatio zum WDR Jazzpreis, den ich 2021 er-
hielt, heifit es, ich wiirde es verstehen, die Posaune in
Szene zu setzen und damit auch mich selbst und die
Wandlungsfahigkeit und Innovationshohe meiner
musikalischen Intuition. Dazu wiirde ich sagen, dass
mein Vertrauen in die eigene personliche Geschichte
mir hilft, zu entscheiden, von welchen Einfliissen ich
mich leiten lasse und was ich weniger ernst nehme.

Matthias Muche arbeitet als freischaffender
Posaunist und Komponist. Mit Konzerten und
Workshops in tber fiinfzig Landern fokussiert
seine Musik ganz unterschiedliche Aufbauten
mit Zuspielungen von Sprache und Soundscapes,
. Spatialisierungen tber externe Schalltrichter,
interaktive Computergrafiken als syndsthetische Wahrnehmung
oder ganz pur die nackte Posaune. Aktuelle Projekte sind das
Posaunen-Percussion 12tett BONECRUSHER und das Trio T.ON.
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assischer

Gesang

Eine Ausbildung
Im Wandel?

Als die Corona-Krise samtliche Seminare und Vorlesungen aus

den Horsdlen und Unterrichtsraumen der Universitdten ins Digitale
verbannte, wurde plotzlich deutlich, wie besonders empfindlich
Studiengdnge betroffen waren, die die Luft und den Atem als ihr
grofstes Potential ausschopfen. Kreativitdt war gefragt und man
begann, Live-Konzerte ohne Publikum zu konzipieren. Die digitalen
Aufzeichnungen wurden ins Internet gestellt und das gestreamte
Konzert zu einer neuen Kulturform ausgerufen. Dass also eine
Kunstform, die durch den Kontakt und die Unmittelbarkeit eines
Publikums lebt, sich nur noch durch digitale Medien vermitteln liefs,
war unbekanntes Terrain. Dieses galt es zu entdecken, wollte man
mit seiner Kunst weiterhin prasent sein.
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Vor Corona gab es andere,

nicht weniger bedrohliche Krisen,

die den Gesangsberuf essenziell betrafen.
Man denke nur an die umfassenden
Kultureinsparungen, deren Wirkungen
die staatlichen Opernhduser zu splren
bekamen, mit der Folge des Stellen-
abbaus und einer Verscharfung des
sowieso schon prekdren

Arbeitsmarktes.

Wie kann eine Hochschule
Verdanderungen mitein-
beziehen und eine Gesangs-
ausbildung gewdhrleisten,
die flr verschiedenste
Erscheinungen des Wandels
dieses Berufsstandes
wappnet?

Digitalitat und Oper?

Alsim April 2021 die Proben zur hochschulinternen
Opernproduktion »Scherz, List und Rache« von Max
Bruch in vollem Gange waren und die Corona-Krise
eine Auffihrung verhinderte, entschied man sich, die
Produktion aufzuzeichnen und auf der Website der
Hochschule digital zu présentieren. Das war zu Zeiten
der Epidemie eine wunderbare Lésung, da auf diese
Weise die Produktion nicht gédnzlich ausfallen muss-
te. Die Studierenden agierten vor Kameras, sicherlich
eine wichtige Erfahrung, da das Streaming uns auch
nach dem Ausklingen der Epidemie erhalten bleiben
wird. Jedoch schon nach den ersten publikumsnahen
Veranstaltungen in der Hochschule, die dann unter
strengen Corona-Verordnungen wieder moglich wur-
den, merkte man die tiefe Erleichterung aller Beteilig-
ten und den Hunger, Oper so zu erleben, wie sie ge-
dacht ist: vor einem leibhaftigen Publikum. Doch
manche digitale Gepflogenheiten werden bleiben,

Mittwoch 24.11.2021 | Donnerstag 02.12.2021
jeweils 19.30 Uhr | Theater Aachen

WOLFGANG AMADEUS MOZART

Dramma giocoso in zwei Akten | Text von Lorenzo Da Ponte

INSZENIERUNG Prof. Thilo Reinhardt | MUSIK. LEITUNG Prof. Stephan E.Wehr
BUHNENBILD & KOSTUME Alfred Peter | LICHT Thomas Vervoorts
und dem Orchester der HFMT Koln

hen, Theaterplatz 1, 52062 Aachen

zum Beispiel die geforderten Bewerbungsvideos zur
Vorauswahl anstelle einer ersten Vorsingrunde, um
einen Studienplatz an einer Hochschule zu erlangen.
Hier kénnen und mussen wir als Lehrende Schiitzen-
hilfe leisten und uns aktiv oder beratend an der Pro-
duktion derartiger Videos beteiligen. Diese Formen
des digitalen Wandels gilt es gemeinsam mit den Stu-
dierenden zu meistern.

Verscharfte Bedingungen auf
dem Arbeitsmarkt?

Das Ziel, an staatlichen Bithnen als Solo- oder Chor-
sdnger*in zu arbeiten, auf das die Ausbildung inner-
halb der Opernschule zundchst fokussiert wird, er-
fullt sich nicht fur alle Studienabgdngerinnen. Laut
einer Befragung, die ich 2017 mit 89 Gesangsabsol-
ventinnen an der HIMT K6lIn durchfiihrte, erlangten
49 der Befragten einen Fest- und/oder Stiickvertrag an
einem Opernhaus oder in einem Rundfunkchor. Es

Szenen aus der Oper »Cosi fan Tutte«
von W.A. Mozart, November 2021

gibt viele Beispiele von Studierenden, denen erfolg-
reiche Berufsstarts an deutschen Opernbtihnen ge-
langen. Doch selbst wenn zu hoffen ist, dass bei einer
erneuten Befragung die Daten positiver ausfallen,
wird sich das grundsdtzliche Missverhdltnis zwi-
schen der Anzahl der Studiennabgdngerinnen und
der vakanten Arbeitspldtze an Opernhdusern nicht
wesentlich gewandelt haben. Allerdings kommt es
bei der Definition des Berufsziels auf die Perspekti-
vierung an. Der im Zuge der Bologna-Reformen ge-
pragte Begriff der »Berufsfahigkeit«, die durch ein
Studium erlangt werden soll, bedarf laut den Aussa-
gen des Vortrags Berufsaussichten und Anforderun-
gen an die Ausbildung, den Heiner Gembris bei einer
Zukunftskonferenz der Musikhochschulen 2014 in
Paderborn gehalten hat,im kiinstlerischen Bereich
einer neuen Definition der »erfolgreichen freiberufli-
chen Tatigkeit«. Hier braucht es vielleicht tatsdchlich
einen Wandel der traditionellen Definitionen des
Sangerinnenberufs.
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Was kann eine Gesangsausbildung

»Paar des Deux« - eine Jacques-Offenbach-Revue
zum 200. Geburtstag des Komponisten
in einer Inszenierung von Tobias Lehmann

03. Dezember 2021 | 17. 00 Uhr | HFMT K8In
Konzertsaal | Kammermusiksaal

»ICH DENKE DEIN«

Lieder und Liederzyklen

von Wolfgang Amadeus Mozart, Frank Martin,

Arnold Schénberg, Wolfgang Rihm, Robert Schumann,
Hanns Eisler, Lili Boulanger, Alexander Zemlinsky,
Engelbert Humperdinck u.a.

Mit Studierenden und Lehrenden der HfMT K&In
KUNSTLERISCHE LEITUNG Prof. Stefan Irmer und
Prof. Ulrich Eisenlohr

www.hfmt-koeln.de

o000 Erweitert man den Blick, tauchen freibe-
rufliche Arbeitsmoglichkeiten auf, die als
ebenso erfolgreiche Tétigkeiten zu be-
zeichnen sind wie feste Arbeitsverhiltnis-
se an stadtischen und staatlichen Institu-
tionen. Musikpddagogische Projekte oder
von Kulturstiftungen geforderte Konzerte
kénnen Komponenten sein, aus denen
sich freiberufliche Existenzen aufbauen

lassen. Hier kann die Hochschule Anregungen geben,
erste Erfahrungen zu sammeln. Beispielsweise be-
steht seit langen Jahren eine kooperative Zusammen-
arbeit zwischen der Landesarbeitsgemeinschaft fiir
Musik LAG und der HIMT Kéln. Gemeinsam werden
mit Studierenden und Schulkindern landesgeforder-
te Opernauffihrungen als kulturvermittelnde Pro-
jekte realisiert. Die Studierenden konnen sich auf
dem Feld der Kulturvermittlung erproben und pa-
dagogische Aspekte ihres Studiums in der Praxis aus-
loten. Auch bei der Zielsetzung einer freiberuflichen
Konzerttatigkeit gibt die Hochschule Anregungen,
zum Beispiel durch die Unterstiitzung von sich wéh-
rend der Studienzeit findenden Lied-Duos (Gesang/
Klavier), die bei der Erarbeitung eines eigenen Profils
schon wahrend ihrer Studienzeit beraten, begleitet
und geférdert werden. Sicherlich ist die Hochschule
in dieser Hinsicht auch in Zukunft gefordert, die
Gesangsausbildung mit aktuellen Impulsen zu be-
reichern.

bieten, das dem Iim Zuge der Bologna-

Reformen postulierten Anspruch der

»Berufstahigkeit« gerecht wird?

Hochschulinterne
Opernproduktionen

Neben den vielen Kooperationen, die die HIMT Ko6ln
in den letzten Jahren mit staatlichen Opernhdusern in
Form von gemeinsamen Produktionen, Gastspielen,
Chor-Praktika und Vorsingen initiiert hat, besteht eine
wichtige Professionalisierungsmaffnahme in den hau-
sinternen Opernproduktionen. Die jahrliche Auffiih-
rung einer Oper mit dem Hochschulorchester ermog-
licht erste Erfahrungen, mit einem Orchester zu musi-
zieren. Ebenso konnen kleinere kammermusikalische
Formate, etwa Oper am Klavier oder die Literaturoper
Koln, Prozesse kiinstlerischer Individuation in Gang
setzen. Was spater auf dem Arbeitsmarkt entscheiden
wird, ist neben den stimmlichen Qualitdten vor allem
die kiinstlerische Ausstrahlung, die durch die Selbster-
fahrung bei der Identifikation mit einer Bihnenfigur
im Rahmen der Proben und Auffithrungen eines
Opernprojekts gefordert wird.

Anschluss an
lokale Kulturszenen

Das unldngst von der Hochschule als Spielort ange-
mietete Urania-Theater — burgernah mitten in Ehren-
feld gelegen — bietet nicht nur der Literaturoper Kéln
seit einigen Jahren eine Heimat, sondern wurde be-
reits fiir eine weitere Opernproduktion der Hoch-
schule genutzt. Besonders interessant ist hier das An-
gebot, dass Gesangsstudierende ihre selbst organi-
sierten Abschlusskonzerte an einem Ort veranstalten
konnen, der zur Kulturszene Kolns gehort. Die Auf-
fihrungen auf dieser Bithne verdeutlichen, was ei-
gentlich alle Veranstaltungen der Hochschule fiir die
Stadt schon lange praktizieren: Es sind nicht »nur«
Ergebnisse einer ktinstlerischen Ausbildung, sondern
hochqualitative Beitrdge zur Vielfalt des Kélner Kul-
turangebots.

Berufsfahigkeiten, die die
Studierenden selbst mitbringen

Noch immer sind viele junge Menschen bereit, sich
auf den Weg zu machen, den Gesangsberuf zu ergrei-
fen und eine Tradition fortzusetzen, die zwar Wandel
unterworfen ist, aber nie ihrer spezifischen musikali-
schen Faszination entbehren wird. Eigenschaften, die
diese jungen Menschen ganz besonders dazu befahi-
gen, bringen sie selbst mit: Mut und Begeisterung.
Trotz der wahrend der Corona-Epidemie fehlenden
Einsicht, dass Kultur gerade in Krisenzeiten zum Le-
benselixier der Menschen gehort, sollte unsere Ge-
sellschaft diesen Mut wertschatzen und sich bemt-
hen, den Gesangskiinstlersinnen Existenzmoglich-
keiten zu bieten. Denn nur so wird die Gesangskunst
wieder vor einem leibhaftigen Publikum zu genieflen
sein. Post Corona!

Andreas Durban arbeitete als Schauspieler

am Schauspiel Bonn, am Stadttheater Heidelberg
und am Staatstheater Wiesbaden. Seit 1998

lehrt er an der HfMT KdIn im Bereich des Musik-
theaters. 2008 griindete er als Librettist und
Regisseur die Literaturoper KéIn. Zudem fiihrte
er in seiner Profession als Psychologe 2017 eine Evaluation der
Gesangsaushildung an der HfMT KéIn durch.
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ENdings and
Beginnings

Wenn die Musik-
karriere steinig und
bedngstigend wird
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Mein letztes Recital als professionelle
Pianistin fand 2010 in der Neuen National-
galerie in Berlin statt. Auf dem Programm
standen Frederic Rzewskis einstindige
Variationen The People United will Never
be Defeated. Ich humpelte durch dieses
hinreiflsende, massive Werk und fuhlte
mich vollig besiegt - defeated.




Im Alter von funf Jahren begann

ich mit dem Klavierunterricht und

kam bald in Kontakt mit einem

liebevollen und Respekt fordernden

Lehrer, der mich im Alter von neun

Jahren vor die Entscheidung stellte:

entweder »Piano-Track« oder

»Piano-for-Funx.

® @ ® Dic pianistischen Werkzeuge waren beschddigt und

unzureichend, um den Anforderungen einer Karriere
als Solopianistin standzuhalten. Jahrelang hatte ich
mit Verletzungen und anderen gesundheitlichen Pro-
blemen zu kdmpfen. Ich hatte verschiedenste Hilfsan-
gebote in Anspruch genommen, drztliche Behandlung,
Rehabilitation und klavierpadagogische Umschulung,
doch ohne wirklichen Erfolg. Meine Verletzungen me-
tastasierten zu einer Trias von Symptomen: chroni-
sche Schmerzen, fehlendes Gefiihl in den Fingerspit-
zen und eine subtile, aber zunehmend spiirbare Unfi-
higkeit, feine Bewegungen zu kontrollieren. Solche
Erscheinungen waren bereits in meiner Jugend aufge-
treten und von anderen gesundheitlichen Problemen
wie schwerer Andmie und Depression begleitet. Heute
denke ich mit Verwunderung daran zuriick, wie es
iberhaupt moglich war, auf so einem wackeligen Fun-
dament eine Karriere als Pianistin aufzubauen.

Im Alter von funf Jahren begann ich mit dem Klavier-
unterricht und kam bald in Kontakt mit einem liebe-
vollen und Respekt fordernden Lehrer, der mich im
Alter von neun Jahren vor die Entscheidung stellte:
entweder »Piano-Track« oder »Piano-for-Fun«. Das ei-
ne bedeutete drei bis fiinf Stunden Uben pro Tag und
zwei lange Unterrichtsstunden pro Woche. Das andere
bedeutete... wer weifd?..., es war nicht wirklich eine
sinnvolle Option. Der Unterricht bei meinem Lehrer
war einnehmend und wunderbar. Er war ein leiden-
schaftlicher Kiinstler, der Teenagern, deren Boombo-
xen unseren Unterricht storten, Beschimpfungen wie
»Ihr... Philisterl« entgegenbriillte. Er war aber auch ein
sanfter und schéner Geist, der sich ganz der Musik ge-
widmet hatte, emotional prasent und kommunikativ,
dabei aber auch hochst anspruchsvoll. Was sollte dazu
eine Alternative sein? Vor allem fir eine Neunjdhrige?

Mit Mitte dreiftig hatte ich mir eine Karriere aufgebaut, die sich
von den Vorstellungen der meines Lehrers unterschied, die durch
meine eigenen Interessen, Anliegen und Uberzeugungen gepragt
war. Es war eine gute Karriere: nach dufleren Maflstaben mafig
erfolgreich, nach meinem inneren Kompass einnehmend und
sinnstiftend. Doch mein Koérper rebellierte. Jede Belastung des
vierten Fingers der linken Hand fithrte zu unkontrollierbarem Zit-
tern, die rechte Schulter hing sichtbar herunter, und ich hatte hdu-
fig Anfille von extremem Schwindel und knochenharter Erschop-
fung. Arztbesuche blieben meist ergebnislos, die Beschwerden
schienen ratselhaft, und das Wort »psychosomatisch« wurde oft
in den Mund genommen und bereitete mir Unbehagen und Frus-
tration. Die genauen Ursachen meiner Gesundheitsprobleme wer-
den sich wohl nie feststellen lassen. Wahrscheinlich erzeugten
Ruckkopplungsschleifen zwischen biologischen Faktoren (einer
damals nicht diagnostizierten Autoimmunerkrankung) und eige-
nen Verhaltensfehlern (iibermiRiges Uben und Ignorieren von
Schmerzsignalen) einen zerstorerischen Mahlstrom, der es mir
schlieflich unmoglich machte, die Tatsache zu ignorieren, dass
ich auf diesem Weg nicht weitermachen konnte.

Nach dem Berliner Konzert 2010 begann ich den Prozess des Uber-
gangs in eine neue Karriere, auch wenn der Schritt aus meiner
primdren und lebenslangen Identitdtsquelle — dem Musikerdasein
— gelinde gesagt destabilisierend war. Wenn nicht Klavier, was
dann? Was sind meine Interessen? Was sind meine Fahigkeiten?
Und wie kann ich die Miete bezahlen? Ich entschied mich fir den
Studiengang Psychologie und bekam auch einen Platz an der Frei-
en Universitdt Berlin, als Erstsemester im Alter von 37 Jahren. Das
Studium 6ffnete mir die Augen fir meine Fihigkeiten, Interessen
und Starken —und auch fiir den Mangel daran. Mein Stolz auf fri-
here berufliche Erfolge hatte hier keinen Wert mehr. Mitten in
dieser Zeit — geprdgt von Verwirrung und Selbstzweifeln — kam
unsere wunderschone Tochter zur Welt.

So ungeschickt mir der Ubergangsprozess damals erschien, er
hatte doch seine inhdrente Logik, die ich allerdings erst im Nach-
hinein erkannte. Ich konnte »Psychosomatik« nun nicht mehr als
abwertendes Wort verstehen, sondern als eine zuverldssige Be-
schreibung komplexer Realitdten. Das Leben eines Menschen be-
steht aus einer stindigen Interaktion zwischen psychischen Dis-
positionen und der Umwelt. Lebenserfahrungen werden in einen
Korper iibersetzt, der diese Erfahrungen aufnimmt und verarbei-
tet. Und diese kérperlichen Ubersetzungen kénnen zu neuen
oder verfestigten psychologischen Zustdnden fithren. Wahrend
viele Arzte, die ich konsultierte, den Korper als eine mechanisti-
sche Struktur betrachteten, die durch physische Eingriffe (Opera-
tionen, Massagen usw.) »repariert« werden kann, zeigten meine
Studien, dass die Sichtweise eines mechanistischen Kérpers nur
von begrenztem Nutzen ist. Korper tibersetzen ihre Botschaften
in psychologische Signale, und die Psyche ibersetzt ihre Bot-
schaften durch den empfinglichen Korper. Mit anderen Worten:
Das Leben ist komplex. Verletzungen sind komplex. Genesung ist
komplex. Und das ist es, was Psychosomatik bedeutet. Wenn Kor-
per, Psyche und Umwelt auf gefdhrliche Weise interagieren, kann
ein schrecklicher Sturm — ein Mahlstrom — entstehen, der alle gut
ausgearbeiteten Pldne zum Scheitern bringen kann.

Doch was kann diesen Mahlstrom unterbrechen? Vielleicht ein
Ansatz, der so vielfdltig ist wie seine Ursachen und der psycholo-

gische, physische und sozial-6kologische Unterstiitzungssysteme
berticksichtigt?

Die meisten Klnstler geben
an, dass sie auf wichtige
Aspekte ihres Berufslebens
kaum vorbereitet waren,
sondern unerldssliche Fahig-
keiten unter Beschuss und
Zwang erlernen mussten.

The Green Room

Ein »Green Room« ist ein Raum in einem Theater, der darstellen-
den Kiinstlern grundlegende Unterstiitzung bietet. Ein solches
Konzept schien mir ein passendes Etikett fiir eine neue Organisa-
tion zu sein, die Kiinstler bei der Entwicklung und Erhaltung der
Ressourcen unterstiitzt, die sie bendtigen, um ihre Kunst in vol-
lem Umfang ausiiben zu kénnen. Die Aufgaben und Angebote
dieses von mir in Koln aufgebauten Zentrums »The Green Room«
ergaben sich aus meinen personlichen Erfahrungen und For-

schungen zur Kiinstlergesundheit: Die meisten Kiinst-
ler geben an, dass sie auf wichtige Aspekte ihres Be-
rufslebens kaum vorbereitet waren, sondern unerlass-

liche Fihigkeiten unter Beschuss und Zwang erlernen
mussten. Viele Kiinstler sagen auch, dass sie auf sich
gestellt sind, wenn ein Lebensumstand sie vom beab-
sichtigten Kurs abbringt, und sie alleine Antworten
auf unwillkommene Stérungen finden miissen, indem
sie ihre eigenen Ressourcen zusammenschustern. Und
schliefflich: Kiinstler verfiigen nicht iiber die gleichen
Unterstiitzungssysteme wie andere Berufstdtige, die
Hochleistungstdtigkeiten austben, etwa Sportler, die
wesentlich mehr Moglichkeiten und Ressourcen erhal-
ten. Dagegen sind berufliche Entgleisungen fiir viele
Kiinstler eine Quelle der Scham, so dass meist versucht
wird, sie im Verborgenen zu bewdltigen.

»The Green Room« ist das Ergebnis meiner jahrzehnte-
langen Erfahrung als Musikerin-turned-Psychologin,
deren zundchst geradliniger Weg in Richtung Musik-
karriere durch unerwartete Lebenssituationen aus der
Bahn geworfen wurde. In den letzten Jahrzehnten ist
mir klar geworden, dass das Instrument, das ein Musi-
ker tatsdchlich spielt, nicht auferhalb liegt, sondern in
ihm selbst, in Kérper und Geist, Psyche und Seele. Wenn
ich konnte, wiirde ich dies meinem jiingeren Ich sagen.

Doch so wie es jetzt ist, bin ich frei von Bedauern und
Enttduschung, sondern itbe meinen neuen Beruf mit
einer dhnlichen Leidenschaft und ebenso groffem Inte-
resse aus wie meinen friheren als Pianistin. Ich emp-
finde ein tiefes Gefithl der Dankbarkeit, dass ich end-
lich in dieser neuen Lebenssituation gelandet bin,
auch wenn der Weg dahin steinig und bedngstigend
war. Meine Aufgabe ist es nun, Kiinstlerinnen und
Kiinstlern unterschiedlicher Disziplinen zu helfen, ih-
ren eigenen Weg zu finden, vor allem, wenn ihr Leben
steinig und beangstigend wird.

Heather O'Donnell ist eine amerikanische Pianistin
und Psychologin und die Griinderin von »The Green
Room for Performing Artists« in KéIn-Nippes,
einem Zentrum, das darstellende Kiinstler*innen in
ihrer psychischen und physischen Gesundheit sowie
in ihrem beruflichen Wohlbefinden unterstiitzt.
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Musik im Ganztag: Seit dem Start der Offenen Ganztags-
grundschule ist die LAG Musik in diesem Praxisfeld tatig;

u.a. mit der Modellreihe »Musik und Bewegungg in Kooperation
mit der Deutschen Sporthochschule KéIn, dariiber hinaus in
zahlreichen Musikprojekten sowie in Fachberatungen zur
Weiterentwicklung des Musikprofils.

Musikpddagogische Situationen gibt

es an vielen Orten: unter anderem in
Kindertagesstdtten, Seniorenheimen,
Institutionen der Kinder- und Jugendarbeit
sowie in Bildungseinrichtungen aller Art.

Was aus
Musikunterricht
werden kann

Im Folgenden greife ich aus den vielen mu-
sikpddagogischen Berufsfeldern nur zwei
exemplarisch heraus: Unterricht an Schule
und Musikschule. Hier findet ndmlich Mu-
sikunterricht als Unterricht im Schulfach
Musik im engeren Sinne bzw. als Instru-
mental- oder Gesangsunterricht statt und
der — so scheint es zumindest auf den ers-
ten Blick — steckt in der Krise. Immer wie-
der begegnet man den folgenden Krisen-
beschreibungen:

Es fingt — zumindest in NRW — schon da-
mit an, dass Musik zu den sogenannten
Nebenfdchern gehort. Das Fach wird in der
Regel nicht durchgangig in allen Jahr-

gangsstufen unterrichtet und an einen sys-
tematischen Aufbau von Kenntnissen und
Fahigkeiten, der fiir eine ernsthafte Forde-
rung musikalischer Kompetenzen bei den
Schiilersinnen notig ware, ist schon allein
deshalb nicht zu denken. Zudem ldsst sich
beobachten, dass Musik in der Oberstufe
nur von wenigen Schillerinnen im Abitur
gewahlt wird. Dazu kommt ein Mangel an
grundstdndig ausgebildeten Musiklehr-
kraften vor allem an Grund-, Haupt- und
Realschulen, so dass das Fach in diesen
Schulformen hdufig fachfremd unterrich-
tet wird — wenn Uberhaupt. Ob es damit
zusammenhdngt, dass das Schulfach zu
den eher unbeliebteren gehdren soll?
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® @ ® Die Finanznot vieler Kommunen machte in den letz-
ten Jahren auch vor den Musikschulen nicht halt. Wo
es noch stddtische Musikschulen gibt, wurden iber
viele Jahre hinweg kaum hauptamtliche Lehrkrafte
eingestellt, so dass die Bewerber*innen nur auf unzu-
reichend bezahlte Honorarstellen hoffen konnten. We-
gen des Ausbaus der Ganztagsschulen wurde die Be-
fiirchtung gedufert, dass der Instrumentalunterricht,
der klassischerweise am Nachmittag in den Musik-
schulen oder auch von privaten Musiklehrkraften er-
teilt wird, von den Schiilersinnen gar nicht mehr
wahrgenommen werden konnte.

Diese Aspekte ziehen sich als tibliche Krisenbeschrei-
bungen durch den Diskurs. Ich méchte wenigstens
einigen dieser Klagen etwas entgegnen: Wire es wirk-
lich ein Fortschritt, wenn Musik als sogenanntes
Hauptfach mit allen Konsequenzen gelten wiirde,
wenn es versetzungsrelevant ware und gar verpflich-
tend in der Oberstufe gewdhlt werden miisste? Wohl
kaum. Und die Mar vom ungeliebten Schulfach Musik
stimmt einfach nicht. In der breit angelegten Studie
»Musikunterricht im Schilerurteil« fragten Frauke
Hef und Kolleg*innen tber 700 Schiiler*innen nach
ihren Lieblingsfdchern: Die Instrumentalist*innen er-
klarten mehrheitlich Musik zu ihrem Lieblingsfach;
fir diejenigen Schiiler*innen, die kein Musikinstru-
ment spielen, liegt Musik immerhin noch genau in der
Mitte der Schulfdcher, die zur Auswahl standen. So
schlecht scheint es also um den Musikunterricht aus
Schiilersicht gar nicht bestellt zu sein.

Wadre es wirklich ein Fortschritt,
wenn Musik als sogenanntes
Hauptfach mit allen Konse-
quenzen gelten wirde, wenn es
versetzungsrelevant wdre und
gar verpflichtend in der Ober-
stufe gewdhlt werden musste?
Wohl! kaum.

Und wie sieht es an den Musikschulen aus? Im »deutschen Musik-
informationszentrum« (MIZ) kann man nachlesen, dass die dem
Verband deutscher Musikschulen angehorenden Einrichtungen
von immer mehr Schilersinnen besucht werden: Von knapp
868.000 Schiilerinnen im Jahr 2000 hat sich ihre Zahl auf
1.514.000 im Jahr 2021 nahezu verdoppelt. Auch die Anzahl der
Kooperationen, die Musikschulen mit allgemeinbildenden Schu-
len, Senioreneinrichtungen, Musikvereinen, Kirchen und anderen
Partnern eingehen, steigt bestdndig. Der ganze Sektor des »priva-
ten« Musikunterrichts ist dabei noch gar nicht erfasst. Es stellt
sich die Frage, ob die Rede von einer umfassenden Krise des Musik-
unterrichts allein angesichts dieser Zahlen angebracht ist.

Musikunterricht und die Pandemie

Anfang 2020 verdnderte sich mit dem Ausbruch der Corona-Pan-
demie vor allem im Bildungssektor sehr viel. Die Probleme in den
Berufsfeldern Musikschule und Schule schienen sich besonders
zuzuspitzen: In Musikschulen wurde wahrend der Corona-Pande-
mie der Unterricht in Prdsenz zeitweise eingestellt; an Schulen
wurde gerade das Singen, das in den letzten Jahren dort eine
Renaissance erlebt hatte, verboten. Zudem fand der Schulunter-
richt iiber viele Wochen und Monate in Distanz statt — was wohl
teilweise dazu fuhrte, dass Musik als vermeintlich weniger wich-
tiges Fach an einigen Schulen gar nicht mehr unterrichtet wurde.

Dennoch gab es gerade in dieser Zeit bei ndherem Hinsehen an
vielen Schulen und Musikschulen eine Fulle hervorragender Ide-
en: In Schulen wurden langerfristige musikbezogene Aufgaben
gestellt, die mit Hilfe von Apps gel6st werden konnten; Schii-
lerinnen komponierten gemeinsam webbasiert und es wurden
Songs mit Schulensembles individuell aufgenommen und zu be-
eindruckenden Arrangements zusammengeschnitten. Viele Mu-
sikschullehrkrifte fithrten den Unterricht online fort, baten die
Schillerinnen, ihnen Aufnahmen ihres Spiels zuzusenden; sie
beantworteten zwischen den eigentlichen Unterrichtsstunden
Fragen liber Messenger-Dienste, leiteten ihre Schiiler*innen dabei
an, ihr Uben selbst zu beobachten und zu verbessern, und stellten
Tutorials zur Verfiigung, mit denen sich ihre Schiilerinnen eigen-
standig musikalische Inhalte und Techniken aneignen konnten.
Unter den schwierigen Bedingungen der Pandemie fiithrte die
Phantasie vieler Musiklehrkrafte also zu einer staunenswerten Er-
weiterung der Unterrichtsmethoden und -méglichkeiten. Freilich
konnte man nicht iiberall einen derartigen Innovationsschub be-
obachten. Dennoch stellt sich die spannende Frage, welche der
guten Ideen den Musikunterricht auch in Nach-Corona-Zeiten
weiter bereichern werden. Musiklernen profitiert sehr von den
Moglichkeiten, die Computer und mobile Endgerdte mit Inter-
netzugang und entsprechender Software bieten. Schiilersinnen
nutzen viele dieser Moglichkeiten ohnehin schon fiir sich; die
Corona-Zeit hat gezeigt, dass sich diese Technologien auch fiir den
Musikunterricht fruchtbar nutzen lassen.

Ausblick und Einladung

Zum Schluss mochte ich noch beispielhaft auf ein Kooperations-
modell von Schulen und Musikschulen verweisen, das an der
HfMT Koln entwickelt wurde und das ich ebenfalls, aber aus etwas
anderen Grinden als »Innovationsschub« fiir den Musikunter-
richt betrachte. In Zusammenarbeit der HIMT K6ln mit dem Lan-
desverband der Musikschulen NRW werden im Rahmen von
»Eine (Musik)Schule fiir alle« (EMSA) Kooperationen von Schulen
und Musikschulen angebahnt und gefordert. Im Rahmen dieses
Vorhabens entwickeln Lehrkrafte beider Institutionen musikpad-
agogische Angebote passgenau fiir die jeweilige Situation vor Ort.
Ziel ist es, die individuellen musikbezogenen Bildungswege der
Schiilerinnen zu unterstiitzen. Das kann zum Beispiel im Instru-
mentalunterricht wihrend des Schulvormittags geschehen, aber
auch in der Etablierung alternativer Auftrittsformate oder in Form
von kurzen, aber regelmafigen musikalischen Einsprengseln in
den Unterricht, sogenannten »klingenden Bausteinen«. Was EMSA
(www.emsa-zentrum.de) so besonders macht, ist die Tatsache, dass
die Kooperation individuell von den Menschen vor Ort gestaltet
wird und die jeweiligen Teams dabei von der Hochschule begleitet
und beraten werden. Die kooperierenden Lehrkrafte etablieren
gemeinsam Strukturen fir neue musikpddagogische Formate, die
an die jeweiligen Schulgemeinschaften angepasst sind.

Musikunterricht, der derart kreativ gedacht und gestaltet wird,
verliert sein Krisen-Image. Was Musikunterricht heute und sicher
auch in Zukunft interessant macht, ist die stdndig vorhandene
Moglichkeit, ihn mit Phantasie und nicht zuletzt mit allen Betei-
ligten gemeinsam weiterzuentwickeln. Wenn dieser Text als Er-
mutigung verstanden wird, musikpddagogische Studiengange zu
studieren, dann hatte er seine Funktion erfillt. Und wenn die an-
gefihrten guten Griinde fur diese Studienwahl bisher noch nicht
iberzeugend genug waren, sei noch ein sehr lebenspraktisches
Argument nachgereicht: Nicht nur an allgemeinbildenden Schu-
len, sondern auch an Musikschulen sind die Einstellungschancen
auch auf unbefristete Stellen zurzeit sehr gut. Eine herzliche Ein-
ladung also zur Mitgestaltung innovativen Musikunterrichts!

.7 Anne Niessen ist Professorin fiir Musikpddagogik
1 an der HfMT KoIn, wo sie im Lehramtsstudiengang
_;‘ und im Master-Studiengang Musikpadagogik lehrt.
- "_,.. Ihre Forschungsschwerpunkte liegen auf qualitativen
i, 4~ Studien zu schulischem Musikunterricht sowie auf
methodologischen Fragen. Sie ist Vorstandsmitglied
des »Arbeitskreises Musikpddagogische Forschung« und Mitheraus-
geberin des »Handbuchs Musikpadagogik«.

KOSMOos
Musiklehrer am
Gymnasium

Dienstagmorgen in einem westdeutschen Gymnasi-
um. Dreiflig Sechstkldssler stehen erwartungsfroh vor
der Aulattr. Die Stimmung ist frohlich. Das neue
Schuljahr hat begonnen. Die Corona Pandemie hatte
das praktische Musizieren an der Schule im abgelaufe-
nen Schuljahr 20/21 kaum erlaubt. Jetzt soll es wieder
losgehen. Zum ersten Mal seit Wochen mit allen ande-
ren Mitschtilern Musikmachen, Aufeinander héren,
mehrstimmig interagieren und den Unterschied von
Mezzoforte und Forte ausloten, soweit das nach acht
Monaten Online-Instrumentalunterricht méglich ist.
Zwar muss alles mit Abstand sein. Aber gliicklicher-
weise steht eine achthundert Quadratmeter grofie Au-
la zur Verfigung, in der es doch wirklich moglich sein
sollte jetzt wieder loszulegen...

Der Musiklehrer als
Mensch, Kunstler, Pada-
goge, Wissenschaftler

Zeiten verdndern sich
Studium ist immer eine Aufbruchsituation. Eine hohe
Motivation, endlich heraus aus dem langjdhrigen Um-

feld, die Begegnung mit dem Fremden.

Nichts ist so

COSMOSCOC

Dr. Martin Eibach studierte an der HfMT Ko6In
Schulmusik, Diplom-Musikpadagogik, Fagott
und promovierte im Fach Musikpddagogik.
Nach seinem Referendariat arbeitete er an der
Hochschule fiir Musik Wiirzburg zur Kulturellen
Bildung im Medienzeitalter. Die Facher Musik
und Evangelische Religion unterrichtete er in Leverkusen und
seit 2008 am Stddtischen Gymnasium Herzogenrath.

Er ist aktuell Fachmoderator fiir Kulturelle Bildung bei der
Bezirksregierung Koln und Mitglied der bundesweiten Koalition
Kulturelle Vielfalt der deutschen UNESCO-Kommission.
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Die Sopranistin S
Christiane Oelze

Im Interview mit '.
Andrea Graff

Von ihrer Heimatstadt K6In aus startete
Christiane Oelze zum Ende der 1980er Jahre
eine Weltkarriere. Bereits wahrend ihrer
Studienzeit an der Hochschule fiir Musik und
Tanz Koln wusste sie alle Impulse, die sich ihr
Im Rahmen der kinstlerischen Ausbildung
boten, effektiv zu nutzen. Hier lernte sie unter
anderem den Liedpianisten Eric Schneider
kennen, mit dem sie lange Zeit Liederabende
gestaltete. Im Laufe ihrer Karriere arbeitete sie
weltweit mit berithmten Orchestern und Diri-
gent*innen und ist auf Gber hundert Tontrdgern
zu horen. Dabei ist die rheinische Frohnatur
frei von jeglichen Star-Alltiren geblieben.
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Liebe Christiane, unter welchen Voraussetzungen bist Du damals
in das Studium gestartet und wie hast Du die Zeit als junge Ge-
sangsstudentin in Erinnerung?

Mit zehn Jahren bekam ich Klavierunterricht beim damaligen
Kantor meines Heimatdorfes, mit 14 dann Klavier- und Musikthe-
orieunterricht an der Rheinischen Musikschule K6In und private
Gesangsstunden, seit ich 15 war. Eine groflartige Voraussetzung
fiir ein Musikstudium. Schon als Schiilerin ging ich in Konzerte
der damals recht neu gebauten Hochschule. Es war mein Traum,
einmal selbst dort studieren zu dirfen. Man begegnete grofar-
tigen Personlichkeiten der klassischen Musikszene. Um einige
»Urgesteine« von damals zu nennen: Amadeus-Quartett, Boris
Pergamenschikow, Edith Kertesz-Gabry und Josef Metternich.

1983 habe ich zundchst ein Schulmusikstudium mit Hauptfach
Klavier begonnen. Auf dem Klavier war ich damals einfach ent-
scheidend weiter. Nach vier Semestern habe ich dann aber zum
Gesang gewechselt. Ich sang zundchst im Hochschulchor bei Jo-
hannes Homberg und 1987 dann die Solopartie in einer »Johan-
nespassion«. Ungefdhr zu dieser Zeit wurde ich auch fiir eine
Opernproduktion gefragt. Wir fithrten den »Wildschiitz« auf und
ich sang die Baronin unter der Regie von Igor Folwill. Wie ich an
meine ersten »Mucken« kam, so ohne Handy und Internet? — don’t
know ... jedenfalls fand ich sehr frith schon einige Kantoren, die
mich regelmafig einluden.

Und wie hast Du die Ausbildung Deiner Stimme er-
fahren?

Im Schulmusikstudium wurde ich zunéchst Gregory
Foley zugeteilt. Er war nicht so begeistert von meiner
Stimme und ich merkte auch, dass ich nicht so voran-
kam. Darum wechselte ich zu Klesie Kelly-Moog, die
damals noch einen Lehrauftrag hatte. Bei ihr fiihlte ich
mich direkt gut aufgehoben, und verstand ihre ge-
sangstechnische und musikalische Sprache. Frau Kelly
lie mich singen, lenkte und ermutigte mich.

Ich hatte einen sehr guten Opernkorrepetitor: Semyon
Rozin. Er vermittelte mir ein bisschen die »russische
Schule«, damit meine ich weniger die russische Ge-
sangstechnik als das strenge, konzentrierte Arbeiten.
Dazu gab es Oratorien-Ensemble-Unterricht bei Herrn
Kaufhold. Zu all diesen Unterrichtsangeboten ging ich
und betrachtete es damals nicht als Studieren, sondern
eher als Herausforderung. Ich wurde gerne gefordert
und hatte immer viel Freude, alles auszuprobieren und
zu lernen.

Gleich im ersten Semester des Gesangsstudiums ging
ich in die Liedklasse, die zuerst noch von Wilhelm He-
cker spater von Hartmut Holl geleitet wurde. So lernte
ich Eric Schneider, meinen langjahrigen Liedduo-Part-
ner kennen. Wir waren sofort ein gutes Gespann und
lernten besonders bei Hartmut Holl immens viel fir
unsere spdtere Laufbahn. Wenn ich an diese Zeit den-
ke, ist mir vor allem in Erinnerung, dass ich zwar mei-
ne Unterrichtsstunden sehr ernst nahm, aber vor al-
lem traf ich mich mit Eric, und wir probten mehrmals
die Woche und durchforsteten ganze Liedbdande. Im
Februar 1987 gewannen wir den Hugo Wolf Wettbe-
werb, und dadurch bekamen wir naturlich frith kleine
Liederabende. Auflerdem lernte ich Elisabeth Schwarz-
kopf kennen, bei der ich Meisterkurse besuchte und
nach meinem Studium einige Jahre Unterricht nahm.
Von ihr lernte ich sehr viel iiber Stil, Farben im Lied
und nattrlich Phrasierung in Mozarts Arien. Ich hatte
allerdings nie zwei Lehrer zur gleichen Zeit, eine Regel,
die ich auch heute als Lehrerin vertrete. Bis zum Ende
meines Studiums blieb ich bei Frau Kelly, die mir ne-
ben gesangstechnischem Input auch immer eine fun-
dierte Meinung gab. In den weiteren Jahren habe ich
sie immer mal besucht und um Rat gefragt. Spater
wurde Erna Westenberger in Frankfurt meine Lehre-
rin. Von unterwegs sang ich mich damals mit ihr am
Telefon ein, verlief mich auf ihren Rat. Auch heute
bestehen noch Verbindungen zur Hochschule, zum
Beispiel singe ich in einigen anstehenden Konzerten
Lieder von Christoph Maria Wagner, der einen Lehr-
auftrag an der Hochschule hat.

Kannst Du riickblickend sagen, dass Dich die Hochschulausbil-
dung insgesamt gut auf das vorbereitet hat, was spater folgte? Wie
bist Du ins Berufsleben gestartet?

Ich finde schon, dass meine Ausbildung gut und fundiert war. Es
kommt aber nicht nur darauf an, was angeboten wird, sondern
auch wie viel man als Student annimmt und daraus macht. Zuwei-
len kann es auch gut sein, sich auf wenige Dinge, und im Gesang
auch mal nur auf Technik zu konzentrieren, wenn es nottut. Mein
Start ins Berufsleben war fliefend und es fiel mir vieles leicht, wo-
beiich nicht sagen wiirde, dassich nicht auch sehr hart gearbeitet
habe. Es ging alles recht schnell — einige Wettbewerbe; ab 1988
sang ich schon ziemlich viel mit Helmut Rilling — und 1991 die
Konstanze bei den Salzburger Festspielen.

Wie wirdest Du Deine Karriere riickblickend beschreiben?

Oh Gott — nach iiber dreifig Jahren die Highlights zu nennen —
echt schwer. Ich bin tief dankbar, noch mit einigen Dirigenten
gesungen zu haben, die nun leider verstorben sind. Fiir mich war
Nikolaus Harnoncourt ein grofer Kiinstler, ein »Musikphilo-
soph«. Ebenso Pierre Boulez, mit dem ich die Webern-Aufnah-
men gemacht habe. Er war so ein Grandseigneur der zeitgendssi-
schen Musik damals. Und Michael Gielen, immer sehr streng und
sachlich, aber ein grofler Musiker. Konzerte mit Sir Simon Rattle
und den Berliner Philharmonikern und die Produktionen der
»Zauberflote« und »Leonore« mit Sir John Eliot Gardiner. Ich bin
stolz, einige Referenz-Aufnahmen gemacht zu haben. Manchmal
hére ich mir eine Aufnahme von damals an und frage mich, »wie
hab ich das gemacht?« Ich wurde reich beschenkt und bin dank-
bar, in diesem Leben Séngerin zu sein.

Oper, Lied oder Oratorium, gibt es hier einen Favo-
riten?

Durch meinen Liedduopartner und weil es damals
meiner eher feinen, geschmeidigen Stimme mehr lag,
meinem Faible fiir Poesie und dem intimen Rahmen,
fing ich mit Lied an. Dann sang ich vermehrt Oratori-
en-Konzerte und Oper ab Anfang der goer, immer in
Gastproduktionen mit tollen Dirigenten in Glynde-
bourne, den Salzburger Festspielen, dem Royal Opera
House und der Opéra Garnier. Mein Opernrepertoire
ist gegeniiber meinem Lied- und Oratorien-Repertoire
etwas begrenzter. Das Lied bleibt wohl mein Stecken-
pferd — nach 34 Jahren singe ich immer noch gerne
und aus vollem Herzen!

Gibt es etwas, das Du jungen Sangersinnen heute
noch mit auf den Weg geben mochtest?

Fir jeden gilt doch etwas anderes. Falls jemand eine
Frage hat, soll er zu mir kommen und Unterricht neh-
men (lacht). So Allgemeinsdtze vertreten und Philoso-
phien verktinden... daftir bin ich noch nicht alt genug ...

Letzte Worte an die Hochschule ... ?
Es war eine schone, intensive Zeit damals, die ich nie
vergessen habel

Es gab viele wunderbare Konzerte, jedes habe ich genossen,

auch wenn ich immer einen furchtbar hohen Anspruch an mich

hatte. Jetzt bin ich gnddiger mit mir geworden, und ich versuche

Schiler, denen ich anmerke, dass sie zu selbstkritisch sind,

immer wieder auf die Musik, auf die Freude des Singens aufmerk-

sam zu machen und moglichst konstruktiv zu arbeiten.

Wie hat sich der Sdngerberuf heute im Vergleich zu damals ver-
andert?

Die Klassikszene hat sich wahrend meiner gesamten Sangertatig-
keit alle paar Jahre gewandelt, immer mehr Richtung Eventkultur,
wiirde ich sagen. Frither stand die sdngerische Qualitdt im Vorder-
grund. Dass ich hitbsch war, hat natiirlich geholfen, auch meine
offene, frohliche Art —aber was mir manche Schiilerinnen erzahlt
haben iiber Kommentare von Agenten, geht fast in Richtung Mo-
delkarriere. Daran ist sicher auch das digitale Zeitalter beteiligt.
Ich hoffe sehr, dass die Entwicklung wieder mehr zu inneren Wer-
ten, und auf Musik bezogen, in Richtung Klang, Individualismus
und Mufe fiir Entwicklung geht.

Andrea Graff studierte bei Prof. Kai Wessel an
der HfMT KoIn Bachelor und Master Gesang.

Sie ist als freischaffende Sangerin, Dramaturgie-
assistentin am Theater Aachen und als freie
Mitarbeiterin beim WDR tdtig. Derzeit absolviert
sie noch einen weiteren Master in Musikwissen-
schaft an der HfMT KdIn und ist als Werkstudentin der Hochschule
fur einen GroRteil der Programmhefte verantwortlich.
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Mein Instrument wurde die Violine,

die ich ab meinem siebten Lebensjahr

erlernte. Ich spielte gerne im Orchester -

das gemeinsame Musizieren machte

mir immer grofsen Spak ...

Vorspiel

Ich bin in einer Familie aufgewachsen, fiir
die Kultur eine sehr wichtige Rolle gespielt
hat. Meine Eltern, beide Jahrgang 1927 hat-
ten den Krieg noch bewusst miterlebt und
aus unterschiedlichsten Grinden selbst
keine Moglichkeiten erhalten, ein Instru-
ment zu erlernen oder kulturelle Veran-
staltungen zu besuchen. Nun wollten Sie
meinem Bruder und mir diese Gelegenhei-
ten geben und gingen mit uns zu Konzer-
ten, ins Theater, in Museen und ermoglich-
ten uns eine musikalische Ausbildung. Ich
erinnere mich noch sehr gut an unsere
zahlreichen Besuche im Marler Theater.
Eine Heimstatte hatte hier die Philharmo-
nia Hungarica gefunden, ein Orchester, das
1956 Musiker*innen gegriindet hatten, die

vor der Niederschlagung des Volksauf-
stands in Ungarn geflohen waren. In zahl-
reichen Konzerten lernte ich damals vor-
rangig die klassische Musik kennen.

Mein Instrument wurde die Violine, die
ich ab meinem siebten Lebensjahr erlern-
te. Ich spielte gerne im Orchester — das
gemeinsame Musizieren machte mir im-
mer groflen Spafl und so manchen Heili-
gen Abend verbrachte ich, sehr zum Leid-
wesen meiner Familie, in diversen Kirchen
der Stadt, um gemeinsam mit anderen
Musiker*innen den Gottesdienst oder die
Messe musikalisch zu gestalten. Als Zweit-
instrument erlernte ich dann noch einige
Jahre Klavier.
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Im Sommersemester

verbrachte ich viel Zeit auf

einer Decke am Aa-See mit

einem Buch in der Hand.

Die Studienzeit

Die eigene Musikausitbung und der Besuch von Musik-
theaterauffihrungen am Opernhaus Dortmund und
Theaterauffithrungen in Marl und am Schauspielhaus
Bochum begleiteten mich durch meine gesamte Schul-
zeit. Irgendwann stand fir mich fest, ich méchte spater
im Kulturbereich arbeiten. Da ich auch eine Vorliebe
fitrs Schreiben hatte, studierte ich nach dem Abitur an
der Westfdlischen Wilhelms Universitdt Miinster Mu-
sikwissenschaft, Neuere Geschichte und Publizistik.

Musikwissenschaftler*innen finden vor allem Anstel-
lung an Hochschulen, Musikhochschulen, Musikschu-
len, Forschungsinstituten, bei Musikverlagen, in der
Musikdramaturgie eines Konzert-oder Opernhauses,
in Bibliotheken und Archiven, im Medienbereich, im
Musikmanagement oder in der Musik-und Tontrager-
industrie. Zu Beginn meines Studiums tendierte ich
dazu, als Musikjournalistin arbeiten zu wollen. Da es
mir aber wichtig war, moglichst unterschiedliche spa-
tere Beschaftigungsfelder kennenzulernen, absolvierte
ich neben den musikwissenschaftlichen Vorlesungen
und Seminaren einige Praktika. So arbeitete ich u.a. in
der Dramaturgie eines Opernhauses, in der Marketing-
und Presseabteilung eines Unternehmens, im Kultur-
btro einer Grofistadt im Ruhrgebiet und schrieb ab
und an Musikkritiken fir die Zeitung. Die Erfahrun-
gen, die ich wihrend dieser Zeit gewinnen konnte, ha-
ben mein eigentliches Vorhaben, der schreibenden
Zunft angehoren zu wollen, relativiert, und mir sehr
dabei geholfen, festzustellen, welchen Weg ich nach
meinem Studium einschlagen méchte.

Ich muss zugeben, dass ich mich wahrend meines Studi-
ums auch fir viele andere Dinge des Lebens interessiert
und die Freiheiten, die man damals als Student*in noch
hatte, voll ausgenutzt habe. So engagierte ich mich in
der Friedensbewegung und war sehr aktiv in der Hoch-
schulpolitik. Manche Vorlesung fiel zudem meiner Be-
geisterung fiir die Literatur zum Opfer. Im Sommer-
semester verbrachte ich viel Zeit auf einer Decke am
Aa-See mit einem Buch in der Hand. Wertvoll war der
Austausch mit anderen Kiinsten. Zusammen mit Kom-

Pressegesprdch im Vorfeld des KoIner Floraballs
mit dem Orchester der HfMT K&In

militon*innen, die in Minster an der Kunstakademie studierten
oder Germanistik an der Philosophischen Fakultit, grindeten wir
einen Diskussionszirkel. Hier tauschten wir uns aus, hielten kleine
Vortrédge tiber unsere Fachgebiete, gingen gemeinsam in die Oper, zu
Lesungen oder in Ausstellungen. Diese Zeit hat meinen Horizont
deutlich erweitert und den Blick fiir die anderen Kunste gescharft.

Erste berufliche Schritte

Dann hatte ich endlich meinen Abschluss in der Tasche. Ich hatte
mich dafiir entschieden, mein Studium mit einer Promotion zu be-
enden, und war nun guten Mutes, auch bald einen Job zu finden.
Aber es hat dann doch fast ein ganzes Jahr gedauert, in dem ich
lernen musste, dass man ab und zu auch »sehr kleine Brétchen
backen« muss. In dieser Zeit hat mir die oben beschriebene Offen-
heit fiir viele unterschiedliche Bereiche der Kulturarbeit sehr gehol-
fen. Ich arbeitete u.a. aushilfsweise bei der Jeunesses Musicales, die
nach dem Zweiten Weltkrieg in Briissel gegriindet wurde, mit dem
Ziel der friedlichen internationalen Begegnung junger Musiker*in-
nen und der Volkerverstindigung. Der Verein organisiert Kurse,
gibt Anstofle und Motivation fir die Orchesterarbeit, ist Trdger ver-
schiedener Wettbewerbe und Preise und bietet jungen Musikerin-
nen eine Plattform, um ihre Interessen zu formulieren und aktiv
gemeinsam zu gestalten. Auch wenn es nur ein kleiner Job war, so
half er mir bei meinem beruflichen Werdegang weiter. Ich kntipfte
Kontakte und baute mir ein kleines Netzwerk auf, dem ich es dann
auch zu verdanken hatte, an meinen ersten Job zu kommen.

Ein Jahr nach Abschluss meines Studiums ging ich an den Nieder-
rhein und arbeitete fiir den Tragerverein der Landesjugendensem-
bles NRW. Viereinhalb Jahre machte ich die Pressearbeit fiir das
Landesjugendorchester (LJO) und das Landesjugendkammeror-
chester NRW und tbernahm schliellich zusatzlich die Organisa-
tion des Kammerorchesters. Die Arbeit mit den jungen Musi-
ker‘innen hat mir sehr viel Spaf§ gemacht. Hier konnte ich mich
auf vielfaltige Weise erproben und Erfahrungen sammeln. Presse-
arbeit, erste Schritte im Bereich Marketing, die Organisation von
Orchesterarbeitsphasen, Verhandlungen mit Veranstaltern, Kon-
takte zu Sponsoren und Tourneen der Orchester im In- und Aus-
land gehorten zu meinem Aufgabenbereich. Werkeinfithrungen
vor den Konzerten oder die Produktion von CDs kamen spadter
noch hinzu. Und ich habe festgestellt, das ist es, was mir Spaf}
macht: Das Portfolio an verschiedenen Tatigkeiten, die Arbeit mit
jungen Menschen, das Organisieren und unmittelbare Miterleben
von Proben und Konzerten.

Parallel engagierte ich mich ehrenamtlich bei der Jeunesses Musica-
les NRW und bei der Landesarbeitsgemeinschaft Musik NRW, organi-
sierte Kurse und wurde Mitglied in unterschiedlichen Gremien. In-
zwischen bin ich seit einigen Jahren Vorsitzende der beiden Vereine.

Tdtigkeit an der HfMT KolIn

Und dann kam ein Anruf aus K6In. Der damalige Rektor kannte mich
von meiner ehrenamtlichen Arbeit und einer fritheren Bewerbung
beim Landesmusikrat NRW. Er suchte eine neue Pressesprecherin
und fragte bei mir an, ob ich den Job machen méchte. Nach Absolvie-
rung eines Vorstellungsgesprachs vor grofler Runde und der Verein-
barung einer einjdhrigen Probezeit wechselte ich an die HIMT Kéln.
In der ersten Zeit kiimmerte ich mich um die Pressearbeit und Verof-
fentlichungen der Hochschule und die damals nur sehr rudimentér
vorhandene Internetprasenz. Ich schrieb Texte fiir Programmbhefte
und Ubernahm die Redaktion der Festschrift zum 7sjdhrigen Jubila-
um der Hochschule, fithrte Interviews mit Zeitzeugen, stellte Mate-
rial zusammen und koordinierte saimtliche Beitrdge fiir die umfang-
reiche Broschiire.

Es dauerte nicht lange und ich erhielt neue Aufgabengebiete, vor-
nehmlich im Bereich der Veranstaltungsplanung und -entwicklung.
So zeichnete ich gemeinsam mit einer Kollegin — tatkraftig von wei-
teren Kraften vor Ort unterstiitzt — verantwortlich fir die Umsetzung
der Einweihung der Akademie fiir Musik und Darstellende Kunst
Palazzo Ricci in Montepulciano und bekam die organisatorische Lei-
tung des Internationalen Musikwettbewerbs Kéln tibertragen.

Mein Zustandigkeitsbereich wurde mehrfach umstrukturiert. Heute
leite ich das Dezernat fir Kommunikation und Veranstaltungen. Ent-
halten sind darin die Pressearbeit, das Marketing, das Kiinstlerische
Betriebsburo, die Veranstaltungstechnik und die Aufgaben der Kla-
vierstimmer*innen. Zudem kiimmere ich mich weiterhin um Koope-
rationen und Netzwerke, gemeinsam mit der Lehre um die Entwick-
lung von Projekten und — soweit es dieses groe Aufgabengebiet noch
zuldsst —ein wenig um das Fundraising. Ich habe groflartige Mitarbei-
ter'innen und meine Arbeit ist spannend und abwechslungsreich.

Wenn ich zurtickschaue, so sind es neben meinen musikwissen-
schaftlichen Kenntnissen vor allem die praktischen Erfahrungen
wahrend meines Studiums, der Blick tber den Tellerrand und das
Netzwerk, die mir auf meinem beruflichen Weg geholfen haben. Ich
kann mit Uberzeugung sagen: Ich mache das, was mir Spaft macht —
einen Job, der Presse- und Redaktionsarbeit bis hin zum Kulturma-
nagement verbindet.

Die Musikwissenschaftlerin Dr. Heike Sauer leitet das
Dezernat fiir Kommunikation und Veranstaltungen an
- der HfMT K6In und ist Pressesprecherin der Hochschule.
> Als Vorsitzende der Jeunesses Musicales, der Landes-
arbeitsgemeinschaft Musik und stellvertretende Vorsitzen-
de der Landesvereinigung Kulturelle Jugendarbeit NRW
engagiert sie sich in der kulturellen Jugendarbeit.

Vielfdltigkeit...
Flexibilitat...
Neugier...

drei Schlagworte, um im 21. Jahrhundert (nicht
nur) musikalisch erfolgreich zu sein.

Vielfdltigkeit: Die Corona-Beschrankungen zeig-
ten, wie sinnvoll breites Aufgestellt-Sein ist. Zu-
dem ergdnzt das eine das andere, eroffnet Sichtwei-
sen, zwingt zu Fokussierung, schafft aber auch
stressreduzierende Ausgleiche.

Flexibilitdt ist notwendige Bedingung, wenn etwa
Tatigkeiten in kurzer Folge wechseln, ist aber auch
fiir jede einzelne vonnoten, zum Beispiel wenn
man als Pianist einerseits sich schnell auf heraus-
fordernde Instrumente einstellen muss, bei mir
auch historische Hammerfliigel (beispielsweise
aus der Sammlung Dohr), andererseits in verschie-
denen Kammermusikbesetzungen musiziert, was
viel Spaf macht.

Motor des Ganzen ist Neugier, die man — auch im
sonstigen Leben — pflegen sollte; Neugier auf Fa-
higkeiten von Schiilerinnen und Studierenden,
auf ungewohnliche Besetzungen oder auf Reper-
toire abseits des »Bekannten« —

Neugier eroffnet neue
Perspektiven.

e Oliver Drechsel ist Pianist, Kammermusiker,
i & etwa im Duo »Liaison extraordinaire«, und
*-r-v;rﬁ-él Komponist, Lehrbeauftragter Klavier an der
'.‘ - HfMT K6ln, Gymnasiallehrer fiir Musik und
ol o . Mathematik, Herausgeber von Noten-
editionen (jlingst der Klaviersonaten von
Ferdinand Hiller), Mitbegriinder der KéIner Musikhochschule,
kiinstlerischer Leiter von Konzertreihen, zudem spielte er
mehrere CDs mit Werken von Hiller, Kiel, Wilms, Rinck und
Neefe auf historischen Instrumenten ein.
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Studium

Zwischen Bilc
und Aushildu

Bei einem Besuch der Universita IUAV di Venezia fiir
Architektur begriifite mich beim Eintreten in den In-
nenhof ein Plakat: Mit grofen Lettern stand dort auf
gelbem Hintergrund die Frage: »Chi vuoi diventare?,
Was moéchtest Du werden? Auf diese rhetorische Frage
folgte eine lange Liste moglicher Berufe, auf die man
nicht ohne weiteres kommen wiirde: Architekturkriti-
ker*in, Projektmanager*in oder Expert*in im Geomar-
keting — viele Berufsziele, die eigentlich nicht in das
klassische Bild eines Architekturstudiums passen.

Naheliegend ist die Frage, was
Vergleichbares am Eingang der
Hochschule fiir Musik und Tanz KoIn
stehen sollte? Was wiirden Sie auf
ein solches Plakat schreiben?

Es gibt sicher Berufe, die unmittelbar mit dem klassi-
schen Musikstudium verbunden werden: Orchester-
musiker*in, Solist*in, Opern- oder Liedsdnger*in, Mu-
sikpadagog*in — sie alle sind mit einem mehr oder we-
niger klaren Berufsbild verbunden. Gerade bei diesen
Berufen aber gibt es in der Offentlichkeit immer wieder
die Kritik, die Hochschulen wirden zu viele Studieren-
de und obendrein an der Berufspraxis vorbei ausbilden.
Zudem wiirde das Uberangebot an Studienplitzen dem
Abbau an festen Stellen in Orchestern, Opernhdusern
oder Musikschulen nicht geniigend Rechnung tragen.
Immer wieder gibt es Schlagzeilen wie »Opernnach-
wuchs in Deutschland: professionell ausgebildet und
ohne Job«, »Alte Musik — Arm aber Gliicklich«, »Musi-
ker werden ins Prekariat entlassen« oder die Feststel-
lung, das Klavierstudium an den Hochschulen produ-
ziere »enttduschte Erwartungen und allzu oft Arbeits-
losigkeit im Ausbildungsberuf«. Die Liste ahnlicher
AuRerungen lieRe sich fortsetzen, die Diskussion {iber

ung
g

die Ausbildung an Musikhochschulen und die Berufs-
realitdt ebbt seit den r9goer Jahren nicht ab. Die ange-

fithrten Argumente lassen sich teilweise relativieren,
aber in Bezug auf die angesprochenen Berufsziele nicht
pauschal beiseiteschieben.

Musiker und Musikerinnen sind heutzutage sehr viel-
faltig unterwegs und miissen dies auch sein. Aus der
Hochschule heraus in eine feste Anstellung zu kom-
men, ist heute eher die Ausnahme. Begriffe wie
Patchwork-Biographie und Patchwork-Arbeit stehen
als Synonyme fiir eine diverse Berufspraxis, die die Ab-
solventen und Absolventinnen erwarten. Beispielswei-
se haben sich aus der Hochschule heraus eine Reihe
von Ensembles etabliert, die sich auf neue und zeitge-
nossische Musik spezialisiert haben, es gibt Kammer-
musikensembles, die durch ungewohnlichere Beset-
zungen und Programmgestaltungen auf sich aufmerk-
sam machen und sehr erfolgreich unterwegs sind. De-
ren Mitglieder sind aber oft nicht nur Ensemblemit-
glieder, sondern zugleich auch Lehrende und Vermit-
telnde in unterschiedlichen Feldern.

Trotz oder gerade wegen dieser Vielfalt der Berufsbio-

grafien scheint es sinnvoll, sich dariiber zu verstdn-

digen, wie wir unsere Arbeit fiir die und mit den Stu-
dierenden im Hinblick auf einen Berufseinstieg ver-
stehen.

Mochten wir unsere Studiengdnge so gestalten, dass
sie auf ein klar definiertes Berufsbild hinzielen? Dann
sollten wir unser vorhandenes Studienangebot in re-
gelmdfigen Abstdnden daran ausrichten, wie sich die
entsprechende Berufspraxis wandelt. Studierende soll-
ten sich Kenntnisse und Fertigkeiten aneignen kon-
nen, die in diesem Berufsfeld einen bestméglichen
Einstieg erdffnen. Gleichzeitig bedarf es Offnungen fiir
einen Plan B, wenn das angestrebte Berufsziel aus un-
terschiedlichsten Griinden nicht ohne weiteres zu er-
reichen ist: sei es, weil sich die eigenen Kompetenzen
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in eine andere Richtung entwickeln oder sich durch
das Studium und personliche Erfahrungen neue Pers-
pektiven bieten, sei es, weil die Chancen auf eine feste
Anstellung sich verdndern.

Oder respektieren wir, dass Begeisterung, Neugier, Lei-
denschaft und Begabung fiir Musik und Tanz der Aus-
loser fir ein Studium sind, ohne dass Studierende
schon beim Studieneinstieg wissen, was sie am Ende
damit anfangen wollen? Diese Option diirfen wir auch
weiterhin auf keinen Fall durch eine zu frithe Fixie-
rung auf »Berufstdtigkeit« verhindern, im Gegenteil:
Als Kunsthochschule haben wir die Aufgabe, Raum
und Freiraum fir das Erproben und Reflektieren
kiinstlerischer und personlicher Entwicklungen zu
ermoglichen. Ziel muss es sein, auf der Basis bestmog-
licher kiinstlerischer Bildung die Persénlichkeitsent-
wicklung der Studierenden zu fordern.

Unabhédngig davon, mit welcher Perspektive ein Studi-
um aufgenommen wird, sollte im Laufe des Studiums
eine Orientierung stattfinden, der eingeschlagene Weg
hinterfragt und Offenheit fiir neue Erfahrungen gefor-
dert werden. Unsere Hochschule bietet hierfiir bereits
eine Reihe von Angeboten, die die Perspektiven im
Hinblick auf die Zeit nach dem Studium erweitern.

In den Studiengdngen Jazz/Pop

werden Studierende durch das Seminar

»Baby, you can drive my car...« gezielt

darauf vorbereitet, sich selbst in der

Jazz- oder Popszene zu verorten und so

einen eigenen Weg zu finden.

Am Zentrum fir Zeitgenossischen Tanz ist im Rahmen
der Umstrukturierung und Neuausrichtung eine zu-
satzliche Stelle geschaffen worden, die Studierende
beim Transfer in die Berufswelt unterstiitzt. Dariiber
hinaus wird derzeit durch eine umfassende Almunibe-
fragung der Verbleib der Absolvent*innen des ZZT un-
tersucht, um daraus Riickschliisse zu ziehen, wie das
Studienangebot weiter verbessert werden kann. Mit
dem »Profil individuale« am Standort Wuppertal wird
versucht, individuellere Studienwege zu gestalten und
die Studierenden besser auf die verdnderte Berufswelt
vorzubereiten. Das hochschuliibergreifende Modul
»Professionalisierung« bietet eine Reihe von Veran-
staltungen an, die Studierende gezielt auf die Zeit nach
dem Studium vorbereiten.

Gleichwohl gibt es einige Punkte, die es gilt, weiterzu-
entwickeln. Dazu gehort eine grofere Durchlassigkeit
unserer Studiengdnge, beginnend schon bei der Eig-
nungsprifung. Denn nicht immer ist den Bewerberin-
nen und Bewerbern schon bei der EP klar, ob ein rein
ktnstlerischer oder ein kiinstlerisch-pddagogischer
Studiengang der richtige Einstieg in ihr Studium ist.
Derzeit ist ein Wechsel zwischen beiden Bereichen
aber erst mit einer erneuten Eignungsprifung zum
ndchstmoglichen Termin moglich. Auch die Bera-
tungsstrukturen mussen ausgebaut und weiter etab-
liert werden, um Studierende schon vor dem Studium
individueller informieren zu konnen und wahrend des
Studiums durch geeignete Seminar- oder Projektange-
bote auf die Diversitdt der eigenen Laufbahn vorzube-
reiten.

Schlieflich gilt es, die Erfolge unserer Studierenden
noch differenzierter darzustellen. Unzweifelhaft ist
der Gewinn eines Wettbewerbs eine besondere und
wichtige Auszeichnung. Hochschulen messen sich un-
tereinander noch immer vorwiegend an diesem Er-
folgsbarometer. Daneben mussen wir aber verstarkt
auch innovative Konzert- und Vermittlungsformen
und die zahlreichen Projekte in den Blick nehmen, die
von Studierenden fiir sehr unterschiedliche Publi-
kumsgruppen entwickelt werden. Auch sollten wir die
vielfdltigen Berufs- und Karrierewege unserer Absol-
ventinnen und Absolventen fiir unsere Studierenden
sowie die Offentlichkeit verstirkt sichtbar machen.

@
Z?é»\ Wenn dann einmal ein Plakat am

& s aonh

Beharrlichkeit,
Professionalitat und
Tansformation

Eine Ausbildung zur Geschiftsfithrerin des Landesver-
bands der Musikschulen in Nordrhein-Westfalen gibt
es nicht —und trotzdem gab es Wege und Umwege, die
mich auf diesen facettenreichen und wunderbaren
Posten gefiithrt haben.

Die Startvoraussetzungen:
Neugier, Mut, Lust an Verdnderung,
ein intensives musikwissenschaftliche

Eingang unserer Hochschule hdngt,

wird die Frage »Chi vuoi diventare?«

eine breite Palette von Berufsfeldern

aufzeigen und Bewerberinnen und

Bewerbern mehr ermutigen, ein

Studium bei uns zu beginnen.

Prof. Tilmann Claus studierte instrumentale
Komposition in Miinchen, KéIn und Mailand, sowie
elektronische Komposition und Musiktheorie in
KéIn. Ab 1997 lehrte er als Professor fiir Tonsatz
‘A\ an der Musikhochschule Detmold, 2004 wurde er

an die HfMT Ko6lIn berufen. Hier war er ab 2013
Prorektor fir Studium, Lehre und Forschung. Seit dem 1. Oktober
2021 ist er Rektor der Hochschule.

Studium, eine eigene Musizierpraxis
zwischen Lehar und Stockhausen.

Das Handwerkzeug: Proben, Konzert- und Tourneeor-
ganisationen im Collegium musicum der Universitdt
zu Ko6ln, dazu eine Ausbildung zur Organisationsent-
wicklerin, und dann der Berufseinstieg bei der Kunst-
stiftung NRW. Hier konnte ich viele der damals krea-
tivsten Kopfe der Kulturlandschaft NRWs kennenler-
nen, mit ihnen Konzepte und kiinstlerische Ideen
walzen, um sie realisierbar zu machen. Nach vier Jah-
ren dort habe ich als Selbstdndige mit einer Agentur
fir Musikprojekte Programme, Projekte und Vermitt-
lungsangebote entwickelt und dabei das schon vorher
aufgebaute Netzwerk genutzt und erweitert. Die viel-
gestaltige Arbeit als Agentin war spannend, begeg-
nungsreich, manchmal unplanbar, und letztlich dann
doch ein Thema mit zu vielen Variationen. Der
Wunsch, gezielter und spezifischer zu arbeiten hat
mich zur Bewerbung beim LVdM bewogen.

Nun gestalte ich musikalische Bildung in NRW, an 160
offentlichen Musikschulen, deren Dachverband der
LVdM ist. Dabei geht es darum, die Interessen der Mit-
gliedsschulen zu kanalisieren, systematisieren, disku-
tieren, und all dies ausgleichend umzusetzen. Es geht
um Koordination von Vorhaben, um Hilfestellungen
bei Problemen im kommunalen, im politischen oder
schlicht im eigenen personellen Umfeld, um Moderni-
sierung von Organisationsstrukturen. Vor allem aber
geht es darum, die aktuellen Erfordernisse der Zeit und
die daraus erwachsenden Anforderungen gemeinsam
zu meistern.

== Wi T
At K

Gelernt habe ich in diesen Jahren, dass es wenige un-
umstoRliche Wahrheiten gibt, dass also offenes und
flexibles Schauen auf diese (Musikschul-)Landschaft
notwendig ist, um Schritt zu halten mit den sich in al-
len Bereichen teils dramatisch dndernden Bedingun-
gen und Anspriichen. Haben wir uns zu Beginn meiner
Zeit beim LVAM beispielsweise mit den ersten Ganz-
tagsangeboten auseinandergesetzt, stehen heute die
digitale Transformation und Diversitdt auf der Agen-
da. Die Verdichtung von Aufgabenstellungen und die
zunehmende Komplexitdt von Themen spiegeln sich
auch in der Entwicklung der Geschaftsstelle wider:
2005 bestand diese aus zwei Personen. Heute arbeitet
ein sechzehnkopfiges Team aus Musik- und Tanzpa-
dagog=innen, Kultur- und Musikwissenschaftlerin-
nen daran, die Themen aktuell und praxisnah zu be-
wegen. Unter dem Strich hat sich diese Aufbauarbeit,
die oft mithsam und zdh war, gelohnt, und auch das ist
eine Erkenntnis in der Riickschau: Beharrlichkeit ge-
paart mit Professionalitdt konnen zum Ziel fiithren!

Annegret Schwiening ist seit 2005
Geschaftsfiihrerin des Landesverbands der
= Musikschulen in NRW (LVdM), der Service-
e und Beratungsstelle fiir die 6ffentlichen
‘%\ ‘a Musikschulen in NRW. Die aktuellen Arbeits-
- schwerpunkte sind Digitalisierung, Diversitdt,
Talentférderung, Empowerment und Kommunale Bildungs-

landschaft. Seit 2021 ist der LVdM zusatzlich vom Land mit
der Qualitatsentwicklung im Programm JeKits beauftragt.
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