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Hochkultur wahrt – abgesehen von kleinen gut gemeinten Zugeständnissen hier und da - 
seine herrscha� liche Distanz zur Popkultur. Der Breakdance-Crew Flying Steps war diese 
Grenze egal. Sie haben die Kunst von der Straße mit einem der größten Stars der klassischen 
Musik vereint und ein einzigartiges Kunsterlebnis für die ZuschauerInnen gescha� en. Ihr 
Erfolg gibt ihnen Recht. Mit ihrer Show Red Bull Flying Bach haben die Flying Steps den 
Prozess der Mitbestimmung selbst in die Hand genommen und gezeigt wie Klassiker der 
Musikgeschichte zeitgemäß und o� en für alles interpretiert werden können. 

Mitbestimmung 
beginnt auf der Straße
Vartan Bassil
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„Bisher fehlte es den Vertretern der Hochkultur leider 
an Vorstellungskra� , wie kunstvoll Breakdance sein kann 
und dass diese Tanzrichtung bereits so ausgerei�  ist, dass 
sie erwachsen genug ist, um die Herausforderung einer 
Symbiose mit klassischer Musik einzugehen.“

Geboren wurde Vartan Bassil in Beirut bevor er im Alter 
von 6 Jahren mit seiner Familie nach Berlin zog. Mit 
seinem Freund Kadir „Amigo“ Memis gründete er 1993 
die Flying Steps. Mit seinem Talent für ausgefallene Büh-
nenshows und Choreographien gewannen die Flying Steps 
allein vier Weltmeisterscha� en, unter anderem das Red 
Bull Beat Battle 2005 und 2007. Heute ist Vartan nicht 
nur künstlerischer Leiter und Ideengeber der Shows Red 
Bull Flying Bach und Red Bull Flying Illusion sondern 
auch Geschä� sführer der Flying Steps Entertainment 
GmbH mit eigener Tanzakademie in Berlin Kreuzberg.

verstanden hatten, konnten wir die Choreographie entwi-
ckeln. Zusätzlich haben wir noch eine Geschichte kreiert, die 
einen Rahmen bildet, aber das Augenmerk lag klar beim 
Tanz und der Visualisierung der Präludien und Fugen des 
Stückes. Bachs Fugen lassen sich mit den einzelnen Tänzern 
wunderbar darstellen. Diese Visualisierung ist einzigartig 
und war bei der gesamten Entwicklung für uns das Schwie-
rigste und zeugt zugleich aber auch von unserem respekt-
vollen Umgang mit der Musik. Leider wird dieses tiefer lie-
gende Konzept von der Visualisierung der einzelnen Fugen 
nicht immer erkannt – auch einzelne Kritiker des Feuilleton 
verschließen davor bedauerlicherweise ihre Augen. Aber 

darüber hinaus gibt der Erfolg uns dennoch Recht und die 
Auszeichnung mit dem ECHO Klassik Sonderpreis war eine 
große Ehre und die Bestätigung, dass auch die Hochkultur 
unsere Arbeit anerkennt. Das beste Feedback und die größte 
Anerkennung, die wir jedes Mal erfahren, ist allerdings unser 
Publikum. Die Zuschauerstruktur unserer Shows reicht von Alt 
bis Jung, ganze Familien mit Großeltern und Enkeln kommen 
zu unseren Shows, da für jeden etwas dabei ist. Das ältere Pu-
blikum entdeckt Breakdance als ernstzunehmende Kunstform 
und Kindern beziehungsweise Jugendlichen wird der Zugang 
zu klassischer Musik ermöglicht. Ich denke, diesen Aspekt 
hat die Hochkultur bisher außer Acht gelassen. Ein jüngeres 
Publikum zu erreichen, geht nicht zwangsläufi g mit dem Ver-
fall des Kulturgutes einher. Es ist möglich, dass man von den 
gegenseitigen Strömungen und Interessen profi tieren kann. 
Egal, welche Idee der Symbiose dann zu Grunde liegt, solan-
ge ein ausgereiftes und tiefer gehendes Konzept enthalten ist, 
wird der Kulturbetrieb davon profi tieren und vielleicht dann 
auch einen wahrhaftigen Schritt hin zu allen gesellschaftlichen 
Schichten machen können. 

Die Symbiose von klassischer Musik mit aktuellen Strömun-
gen und Stilen ist im Grunde nicht neu. Viele Musiker haben 
bereits in den 80er und 90er Jahren klassische Musik gesam-
pelt, allen voran die Stücke von Johann Sebastian Bach. Was 
es allerdings zu diesem Zeitpunkt noch nicht gab, war die 
Idee, eine abendfüllende Show zu kreieren, bei der Klassik 
auf Breakdance trifft. Viele betrachten Breakdance als eine 
Sportart, etwas Akrobatisches. Aber Breakdance ist Kunst, 
wir sind Tänzer, die genau wie eine Ballerina jeden Tag hart 
trainieren, um bestimmte „Moves“ zu üben. Es gibt, wie bei 
jeder anderen Tanzrichtung auch, bestimmte Grundschrit-
te, die Breakdance ausmachen. Das Besondere dabei ist 

jedoch, dass diese „Moves“ nicht einfach nur eins zu eins ein-
studiert werden, sondern dass sich das wahre Können darin 
zeigt, wie kreativ jeder Tänzer ist, indem er die einzelnen Mo-
ves kombiniert und daraus seinen persönlichen Stil schafft. 
Wenn sich also im Ballett eine Tänzerin bei ihren Pirouetten 
auf den Füßen dreht, warum sollte dies ein Breakdancer 
nicht auch auf seinem Kopf oder Armen können, ohne dass 
dabei der künstlerische Anspruch verloren geht? Da wir uns 
im Bereich der klassischen Musik bis dato nicht gut ge-
nug auskannten, um das perfekte Stück für die Idee zu der 
Symbiose von Klassik und Breakdance zu fi nden, taten wir 
uns mit dem Opernregisseur Christoph Hagel zusammen, 
der neben mir als künstlerischer Leiter fungiert. Christoph 
Hagel hatte sofort das „wohltemperierte“ Klavier von Johann 
Sebastian Bach im Kopf, als er uns tanzen sah, da unsere Be-
wegungen genau so scharf und konkret sind, wie Bach seine 
Stimmen in diesem Stück gegeneinander setzt. Das Grund-
konzept war also entwickelt und nun brauchten wir nur noch 
Hilfe bei der Umsetzung dieser Idee, jedoch wollte uns keine 
Kulturförderung dabei unterstützen. Bisher fehlte es den 
Vertretern der Hochkultur leider an Vorstellungskraft, wie 
kunstvoll Breakdance sein kann und dass diese Tanzrichtung 
bereits so ausgereift ist, dass sie – im professionellen Sinne – 
erwachsen genug ist, um die Herausforderung einer Symbi-
ose mit klassischer Musik einzugehen. Erst als ich unserem 
langjährigen Partner Red Bull davon erzählte, sagten sie 
sofort: „Klingt spannend, wie können wir euch unterstützen?“ 
Und von da an nahm das Projekt in jederlei Hinsicht konkrete 
Formen an. Wir konnten unsere künstlerischen Visionen um-
setzen und bekamen auf einem sehr professionellen Level 
jede Hilfe, die wir dazu benötigten. 
 Berührungsängste mit der Hochkultur hatten wir 
dabei zu keiner Zeit. Für Tänzer ist die Musik der Schlüssel 
zu allem. Nachdem wir das Stück und dessen Aufbau genau 
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Seit September 2015 arbeiteten Florian Vogel und ich als 
Künstlerische Leitung am Kleist Forum in Frankfurt (Oder); 
mein Vertrag wurde vor wenigen Tagen gekündigt – warum? 
Das weiß ich leider selbst noch nicht. Es ist und war ein 
Theaterexperiment in einer dramatisch schrumpfenden und 
alternden Stadt. Vor 15 Jahren wurde beinahe zeitgleich das 
Kleist-Theater abgewickelt und das Kleist Forum eröffnet, 
ohne Ensemble, ohne Werkstätten – manche in der Stadt sa-
gen: ohne Seele. Dem gegenüber steht eine lange bürgerli-
che Tradition mit Kirchen, der Universität Viadrina und dem 
ersten kommunalen Theater in Brandenburg überhaupt.

Die technische Ausstattung des Kleist Forums war damals der 
Traum eines jeden Theaternutzenden: äußerst variable Räu-
me, edle Architektur und viel Platz für Visionen. Dazu kommt 
das Erbe derer von Kleist mit Heinrichs enormem Sinn für die 
Instabilität von kulturellen Orten und Beziehungen – nichts ist 
hier für ewig. Das Kleist Forum wird seit 2001 betrieben durch 
eine stadteigene GmbH, liebevoll „die Firma“ genannt, Besu-
cherInnen waren von Beginn an „Kunden“, vieles erinnert an 
eine Stadthalle in einer wohlhabenden Kommune im Westen. 
Die vorherigen künstlerisch Leitenden haben neben dem Ma-
nagement von Gastspielen, etlichen Eigen- und Koproduktio-

Beute machen 
und werden in 
Frankfurt Oder 
Ein knappes De-Briefing für das härteste 
Theaterpflaster Brandenburgs

Oliver Spatz
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nen und – in Ermangelung eines eigenen Schauspielensemb-
les – vor allem auf die Formen des Bürgertheaters gesetzt, in 
denen nichtprofessionelle Spielende aus der Stadt in Auffüh-
rungen des namensgebenden Sprachkünstlers eingebun-
den wurden. Penthesilea zum Mitmachen, um die Liebe der 
Stadtmenschen zu dem Haus und zu Kleist zu entflammen?

Entwöhnung statt Entgrenzung

Für mich geht es bei dem Werben um das Publikum in der 
Stadt auch um die Nachkriegsfolgen, den Fall des Eisernen 
Vorhangs und die EU-Osterweiterung. Die Stadt ist aus mei-
ner Sicht Teil der europäischen Erzählung, die von Frieden, 
Aufbruch, Freiheit und neuen Grenzen handelt. 
Im Kleist Forum mit seinen vielen Sälen, Foyers und Magazi-
nen könnte diese Erzählung kritisch, kontrovers und vor allem 
kreativ begleitet werden – wenn die Menschen der Stadt sich 
dafür engagieren würden. Es sind aber vielfach kommerzielle 
Einmietungen, die den Großen Saal füllen – Travestieshows, 
Tourneeoperetten und Volksmusik – ein Kollege spricht 
schlicht von Entwöhnung. Das Bildungsbürgertum der Stadt 
nutzt das nahe Berlin zum Ausgehen und die Kunstschaffen-
den der Stadt arbeiten in der prekären Freien Szene mit vier 
freien Spielstätten bei noch 57.000 BürgerInnen.

Das Ziel von Mitbestimmung im Frankfurter Kleist Forum 
ist es, das bestehende UND neues Publikum für nicht-kom-
merzielle Theaterkunst im weitesten Sinne zu gewinnen. Die 
politisch gewollten und staatlich geregelten Gastspiele des 
Potsdamer Hans-Otto-Theaters allein können und konnten 
in den letzen 15 Jahren das Publikum nicht verführen, sofern 
sich das messen lässt.

Neue Nischen

Wir versuchten es dann mit einladenden Gesten anderer 
Herkunft und das begann im September mit der Grün-
dung eines Freundeskreises. Bei Käse und Wein wurde im 
6-Wochen Rhythmus über Chancen und Risiken der Neu-
programmierung des Spielplans gesprochen. Ein wichtiges 
Thema war dort das anstehende 15. Jubiläum des Kleist 
Forums, das mit vielen Fragen an die Frankfurter über den 
künstlerischen Mehrwert (immerhin wird Kleist im Namen 
geführt) und den meritorischen Wert dieser Immobilie 
begangen werden sollte. Es gab aber auch Gedanken für 
das Jahr 2017, in dem Reformation und Oktoberrevolution in 
einem Kleist-Bar-Camp zu einem „Frankfurter Kulturthesenan-
schlag“ gebündelt werden sollten.
Eingeführt wurde auch ein öffentliches Gästebuch und 
ein monatlich wechselndes Thema, das im Spielplanlepo-
rello und im öffentlichen Raum kommuniziert wird, das 
war zuletzt: „Die schönsten Dinge im Leben sind keine 
Dinge“. Wir boten Workshops, Theaterführungen, Weintas-
tings, Salons, Ausstellungen und Slams an, um auch in den 
Nischen der Stadt zum Gespräch zu werden. Das Marketing 
erfand Responsemechanismen für Newsletterabonnent- 
Innen und reservierte Anzeigenflächen in der Tageszeitung 
für Amateurfotografen, die unsere Programme begleiteten. 
Tatsächlich sind die Nutzungszahlen sichtbar gestiegen.
Auch das Personal im Kleist Forum fand neue Arbeitsum-
gebungen vor, auf einer internen Klausurtagung wurde 
– erstmals seit 15 Jahren – über die Arbeitssituation, den 

Arbeitsauftrag und über die Beziehungen zum Publikum 
gesprochen. Die neubesetzte Theaterpädagogik ist großteils 
zweisprachig und entwickelte ein eigenständiges Veranstal-
tungsprogramm, das – unterstützt von Werkstudierenden 
und Honorarkräften – Hoffnung gab auf den Beginn einer 
eigenen Sparte.
 
Avantgarde trifft Mainstream

Die kompetenteste Partizipations-Kraft am Haus ist die Resi-
denzcompany Club Real, die mit dem Projekt „Folkstheater/
Teatr Ludowy“ für zwei Jahre mit uns kooperiert, um stellver-
tretend – und gefördert von der Bundeskulturstiftung – für das 
aufgeklärte Bürgertum Strategien der Aneignung des Kleist 
Forums zu entwickeln. „Beute machen“ ist die Chiffre, die 
Georg Reinhardt von Club Real benutzt, um die beidseitige 
Motivation zum Beteiligungstheater zu beschreiben. Auf ihren 
Blogs werden diese Theaterpraktiken abgebildet, oft sind es 
sehr exklusive Begegnungen mit dem Publikum in der Stadt 
mit einem ungewöhnlichen Personalschlüssel: ein Künstler 
schreibt mit einer Besucherin einen Song, ein Künstler sucht 
mit drei Gästen nach der zutreffenden Kombination von 
Schmerz, den es kostet, ein Theater verloren zu haben, etc. 

Neben dieser Avantgarde konnten wir auch mit einem 
Mainstream-Angebot aktives und vor allem sehr, sehr junges 
Publikum gewinnen. Zu dem 3. Internationalen Bilderbuch-
festival Brandenburg, das im Herbst stattfand und das die 
illustrierte Kinder- und Jugendliteratur im Mittel- und Ost-
europa zum Thema hat, kamen knapp 1.000 Gäste zwischen 
5 und 45 Jahren zu über 30 Veranstaltungen diesseits und 
jenseits der Oder.

Natürlich sind 5 Monate im Kleist Forum und weitere 5 
Monate Vorbereitungszeit und Akquise zu knapp, um ein 
seriöses Resümee zu ziehen. Leider werden Entwicklungen 
der fortschreitenden Teilhabe und Inbesitznahme eines Ortes 
oft auch an Personen geknüpft, weniger an Inhalte, Methoden 
und Indikatoren zur Bewertung. In einem solchen Prozess, 
für den es nur wenige Referenzen und Erfahrungswerte gibt, 
stellt die einseitige Kündigung des künstlerischen Leiters in 
der Probezeit sicher auch den gesamten Weg infrage.

Mein Fazit ist heute, dass in den Mittelstädten mit eigenen 
künstlerischen Institutionen an neuen und inklusiv wirken-
den Formen der Beteiligung und Kulturellen Bildung kein 
Weg vorbeiführt.

Oliver Spatz, Dramaturg und Regisseur, arbeitete von 
September 2015 bis Anfang Februar 2016 als Künstlerischer 
Leiter des Kleist Forums in Frankfurt (Oder). Zuvor leitete er 
verschiedene �eaterprojekte, unter anderem in Berlin und 
Brandenburg und war unter anderem am Nationaltheater 
Mannheim, am Schauspiel Leipzig und am Südthüringischen 
Staatstheater Meiningen tätig.
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Nackt und ungeschönt 
  – Künstler und Publikum 
bei Performances im Open Space

“Sometimes, no 
reaction is also 
a reaction.”

Künstlerische Performances im ö�entlichen Raum 
sind wohl die anspruchsvollste Disziplin, wenn es 
um Partizipation des Publikums geht. Ohne in den 
festen Rahmen einer Inszenierung zu einer bestimm-
ten Zeit an einem bestimmten Ort gepresst zu sein, 
ist die Reaktion der Zuschauer die authentischste 
von allen. Die Regeln von Kulturinstitutionen gelten 
hier nicht. Kommt eine Performance nicht an, so 
spüren das die Künstler ganz direkt. Wie ist das für 
sie? Was machen sie, wenn das Publikum anders 
reagiert als erwartet – oder gar nicht? Darüber haben 
wir uns mit Philip Brehse von der Open Space Per-
formunion aus Berlin unterhalten. 

You work and present your performances in many different 
countries. Do the spectators behave differently depending 
on the country? 

Yes, but I see this differently. These differences are not 
necessarily due to nationalities or countries, more to age, 
economics and background. Fortunately, globalization is 
not so advanced that we are all the same. There are certain 
clichés, however, which do hold to be true for me. Asians 
do tend to be shy and discreet. Teenagers are extremely 
sceptical. In big cities, we confront a public which is oversa-
turated by artists. Rich people are generally afraid of being 
asked for money. In poor and provincial areas, people are 
open as soon as they understand that you are not trying to 
teach them something they already know. Sometimes there 
are amusing cultural surprises in terms of gesture. In South 
Korea, I once wanted the spectators to come closer, but 
our western gesture of invitation had for them the opposite 
meaning and they moved away. The more I tried to create a 
more intimate arrangement, the further away they went! 

Is it generally difficult to get in contact with the audience in 
the public space?

I believe that people are essentially curious, even if they 
choose to hide it. I also believe that the people in public 

Philip Kevin Brehse on behalf of the Open Space Performunion. (www.
openspace32.de) Die 2005 gegründete Open Space Performunion (Amy 
J. Klement, Emanuelle Nedelcu, Emily Kuhnke, Gaetan Essayie, Lars 
Crosby, Leo Meyer Schwickelrat, Luz Scherwinski, Michael Steger, Nabi 
Nara, Poul R. Weile, Philip Kevin Brehse, Troels Primdahl and Tizo 
All) ist international in �eatern, Galerien, Einkaufzentren, in der 
U-Bahn, in Parks, am Strand und auf Straßenkreuzungen aufgetreten 
und war auf zahlreichen Festivals in Estland, Finnland, China, Däne-
mark, Frankreich, Italien, Südkorea, Kanada und den USA eingela-
den. Sie war außerdem selbst Gastgeber für zahlreiche Performance 
Festivals in Berlin.
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spaces welcome anything that breaks the monotony of 
daily life. The great artist Judith Malina once said, „the 
audience is free”. Consider that the spectators may know 
more than you, treat them as being more important than 
yourself. Perhaps this one is late for an appointment, 
that one cherishes the moment to eat ice cream with her 
children. We all know that the general stress factor of daily 
life is enormous; we must approach with passivity, respect 
and without expectation. If the work is strong enough it 
will capture attention and leave an imprint, even if they 
are just passing by.

What fascinates you about performances in public space?

In a theatre or in a performance space, usually the public 
has paid. This establishes a kind of invisible contract. I pay, 
then I expect something for my money. I hope for and even 
expect all of those things we expect when we consume: 
pleasure, intellectual stimulation, erotic stimulation, sur-
prise. On the street there is no contract and obviously you 
may very well be in contact with individuals having their 
first experience with performance. It is a joyous surprise 
when dialogue occurs, when people ask questions or want 
to talk or even debate your ideas. It must also be said that 
our group rarely works with some kind of official permit. If 
you go through the channels to try to get them, you won‘t. 
It is a continual testing of the freedom of public space. We 
live in a time of fears. There is, in fact, the constant threat 
of terrorism. It is an important aspect of the artists work 
to keep public space free for the Polis, to perpetrate the 
possibility of public assembly, social/political exchange 
and happening. I feel it is very important to work against 
anything which creates unnecessary fear. Performance art 
depends to a high measure on the audience. 

How do you manage to integrate the audience’s reactions 
into your performance and how do you react to them?

Simply by remaining open and attentive, by being ready 
for anything. It must be clear to every individual performer 
what intentions they have, individually or collectively, and 
to stick to them. Some performances rely totally on direct 
interplay, others, for example our „White Color Guard – 
Every Flag is a Border,“ establish consciously a forth wall, 
to borrow a concept from the theatre. It thrives on establis-
hing an intentional distance between „us“ and „them“.D
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What happens if the audience does not at all react to your 
performance or interact with you?

This never happens. I have avoided anecdotes in this inter-
view but I recently had a performance in Augsburg where I 
am tied hand and foot to a chair, gagged and wear a piece 
of bird cage over my eyes. Attached to my chair is a large 
sign which reads, „ If my hands and feet are tied, and I am 
gagged, could you write down my thoughts for me?“ In front 
of me is a writing table, a chair, a large book and pencils. I 
have performed this piece several times over the last years 
and the content of the book has become a treasure. People 
have often even lined up waiting for a chance to engage in 
this telepathic experiment with me, make eye contact with 
me and write. In Augsburg only four people wrote in the 
book over the 3 hours. Many hovered around, observed, 
some did even sit and read the book, but didn‘t write. So-
metimes, no reaction is also a reaction.

Does the audience even understand what you want to 
express in these ad hoc performances?

This is an important question for the Open Space Performu-
nion in that we are really against obscurity in public art. Pub-
lic space is confusing enough. We feel it is rather important 
as artists to try to bring clarity, both in form and in content. 
On the other hand, we want to challenge the public to think, 
it is not interesting if it is too easy for them. It is good when it 
raises questions for them.

How do you decide which subject to treat in a performance? 

We strive to create works specifically for the occasion at 
hand, for example for festivals which have a given theme. In 
this way curators encourage artists to create new works. This 
can be very stimulating. The Open Space Performunion is of 
course rather politically oriented and we tend to find ways to 
politicize themes which are not inherently political. We have 
used for years a quote from Paul Virillo which I suppose con-
tinually inspires and shapes our work over time, „The field of 
freedom is shrinking and freedom needs a field.“

What is your goal when you start a new performance?

To go deeper than the last one, to stay fresh, take risks and 
avoid repeating ourselves!
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Von Communities 
und Blasen 

Au�ruchsjahre
 
2013 und 2014 waren die großen Aufbruchsjahre von 
Twitter bei deutschen Kultureinrichtungen. Auf der einen 
Seite nahmen zahlreiche Museen und Theater erstmals 
(oder intensiver) den „digitalen Spiralblock“ zur Hand 
und versuchten sich in den Disziplinen des Storytelling, 
der gegenseitigen Vernetzung und internationalen 
Communitypflege. Formate wie der „Tweetup“ boomten 
und auf vielen Konferenzen wurden die Möglich-
keiten und Perspektiven des Microblogging lebhaft 
diskutiert. Bundesweite Veranstaltungen, wie die 
erste deutsche „Twitter-Theater-Woche“ (Dezember 
2013), eröffneten sogar den Social-Media-kritischen 
Schauspielhäusern eine digitale Second-Stage und 
brachten TeilnehmerInnen aus dem Publikum dazu, 
die subjektiven Impressionen aus den Vorstellungen 
in einer Art Liveberichterstattung in Botschaften zu 140 
Zeichen zu kondensieren. Über dem regulären Veran-
staltungsprogramm der Institutionen formierte sich eine 
Meta-Ebene, die ganz im Sinne von Jean Paul nach dem 
Motiv „Sprachkürze gibt Denkweite“ funktionierte. Auch 
die Museen sahen sich zunehmend und im Kontext 
internationaler Formate wie der #MuseumWeek oder 
#Askacurator mit digital transportierten Anmerkungen 
zu Haus, Sammlungen und Geschichte konfrontiert. 
So mancher Kurator und manche Kuratorin fand sich, 
im Angesicht digitaler Sichtbarkeit und Reichweite, im 
Dialog mit einem ungewohnten Publikum wieder und 
wagte schon auch mal einen getwitterten Preview auf 
die nächste Ausstellung. Neue digitale Erzählstrukturen 
ermöglichten das Mitlesen bei Ausstellungsbesuchen 
in fremden Häusern, das empathische Nachempfinden 
von Stimmungen und Erlebnishorizonten auf Konzert-
veranstaltungen oder Opernbesuchen. Und so man-
chem Museumsguide dürfte bei der nachträglichen 
Lektüre der Tweets aus eigenen Führungen erstmals 
der Farbigkeit unterschiedlicher Auffassungshorizonte 
begegnet sein.

Christian Gries

Verstetigung oder Resignation 

Heute, im Jahr 2015, hat Twitter seine Rolle und 
Wertigkeit gefunden. Und das im Positiven wie im 
Negativen. Zahlreiche Kultureinrichtungen (vor allem 
in den Metropolen) haben Twitter entweder halb-
wegs verstetigt (leider vielfach ohne dabei wirklich an 
Personal- und Einsatzstrukturen gearbeitet zu haben) 
– oder aufgegeben. Der Zauber des Neuen ist vielfach 
verflogen und einer vermeintlich realistischen Sicht 
auf die Möglichkeiten plattformbasierter Kommuni-
kation und digitaler Eventformate gewichen. Wirklich 
kreativ gearbeitet hat womöglich nur eine Handvoll 
deutschsprachiger Einrichtungen. In Institutionen wie 
dem Haus der Geschichte (Bonn) oder den Pinako-
theken (München) haben sich partizipative Veranstal-
tungsformate etabliert, in anderen, wie dem Städel 
(Frankfurt) oder dem Residenztheater (München), hat 
der Dienst eine echte Verstetigung erfahren. Dabei 
werden die Social-Media-Veranstaltungen nur selten 
auf eine Plattform begrenzt und haben sinnvollerweise 
immer die ganze digitale Community im Auge. Aus 
strategisch konzipierten Konstruktionen entstehen 
dann Mixformate wie der Community-Abend „200 
Jahre Städel“ in Frankfurt, der jüngst die Jubiläums-
feierlichkeiten des Museums in den digitalen Raum 
verlängerte und Twitterer, Blogger oder Instagramer 
zusammenführte. Aber auch internationale Formate, 
wie die #Museumweek, haben letztes Jahr weltweit 
über 2.800 Museen zur Teilnahme gebracht und mit 
über 600.000 Tweets die Timeline geflutet.  
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Von Communities 
und Blasen 

Von der Community zur Blase: die 
„vulgäre Unterhaltungskonkurrenz“

In zahlreichen Einrichtungen hat Twitter mittlerweile 
eine defi nierte Rolle in der Besucherkommunikation 
zwischen Website, Blogs, Newsletter und den ande-
ren Erscheinungsformen des Social-Media gefunden. 
Die Dimension dieser „Rolle“ steht sinnvollerweise in 
Relation zur Wertigkeit des Miccrobloggingdienstes 
in Deutschland bzw. dem eigenen Standort, den je-
weiligen Zielgruppen und zu den Möglichkeiten bzw. 
der digitalen Kreativität der eigenen Institution. Da 
Twitter in Deutschland noch immer nicht im Mainstre-
am angekommen ist und von vielen Verantwortlichen 
stellvertretend wie das „gesamte digitale Getöse“ 
gerne einer „vulgären Unterhaltungskonkurrenz“ zu-
gerechnet wird, sind diese Zahlen eher stagnierend. 
Da viele Institutionen Twitter zudem nur als Informati-
onsschleuder und nicht für den kreativen Dialog auf 
Augenhöhe nutzen, wird sich diese Position auch nur 
unwesentlich ändern. Mitbestimmung und Partizipati-
on scheinen unverändert als Parameter einer unge-
liebten und unverstandenen Kommunikation. Das 
Zauberwort der „Community“ wird dann gerne auch 
durch das Schimpfwort der „Blase“ ersetzt. Letztere als 
Markierung einer ohnehin überschaubaren digitalen 
Community, die nomadenartig und selbstrefl exiv im 
Netz bei allen Institutionen spiegelbildlich interagiert. 
Auch wenn diese Community in großen Bereichen 
von kulturaffi nem Publikum getragen wird und eine 
intensive Auseinandersetzung mit den Inhalten der 
Kultureinrichtungen bei deutlicher Reichweite im 

Christian Gries ist Kunsthistoriker, Blogger und Medienent-
wickler. Er arbeitet seit 15 Jahren in der digitalen Kommuni-
kation für Museen wie das Haus der Kunst, das Lenbachhaus 
und die Bayerischen Staatsgemäldesammlungen in München. 
Er ist Gründungsmitglied der Kulturkonsorten (www.kultur-
konsorten.de) und Mitinitiator bzw. -veranstalter der Tagung 
„au� ruch. museen und web 2.0” (2011 und 2012) und des 
stARTcamp München (2012, 2013, 2014, 2015). 

Netz pfl egt, so ist die Gesamtentwicklung doch eher 
mühsam. Als textbasierte Intervention bzw. Improvisa-
tion auf ein Thema oder Objekt hätte Twitter deutlich 
mehr Potenzial, wird aber viel zu selten als didaktische 
oder partizipative Konstruktion der Vermittlungsarbeit 
in Betracht gezogen. Wollte man also ein Fazit aus 
der Gesamtentwicklung ziehen, so wäre Twitter wohl 
ein schönes Modell, um die Partizipation in Kulturein-
richtungen niederschwellig zu fassen und im Impuls 
voran zu treiben. Die Anzahl der Einrichtungen, die 
das in der Gegenwart aber erfolgreich und innovativ 
praktizieren, ist überschaubar. Viel Luft also, um es 
besser zu machen. Im Ranking der Wertigkeiten digi-
taler Plattformen in Deutschland markiert Facebook 
die absolute Spitze, während Twitter, je nach individu-
ellem Engagement der Einrichtung, eher im Mittelfeld 
dümpelt und derzeit von Instagram massiv überholt 
wird. Die Social-Media-Benchmarking-Plattform Plura-
graph nennt die Berliner Philharmoniker als Kulturein-
richtung mit den meisten Social-Media-Kontakten: sie 
haben derzeit 771.317 Kontakte auf Facebook, aber 
nur 98.277 auf Twitter. Und leider bin ich mir sicher, 
dass der mit Abstand überwiegende Teil der Follower 
nicht aus Deutschland kommt. 
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Alles anders -
Wie geht echte 
Partizipation ?
Raphaela Müller

Im Dezember 2012 wurde in der Münchner Stadtbibliothek „update. jung & erwachsen“ 
erö� net, ein Programmangebot für junge Menschen ab 16 Jahren, das vor allem eins machen 
soll und darf: alles anders. Die Zielsetzungen und Programmschwerpunkte auf dem Papier 
sind: unkonventionelle Projekte, Mitgestaltung durch die Zielgruppe, hohe Identi� zierungs-
möglichkeiten, Authentizität, Flexibilität in der Projektplanung, Kooperation mit / Förde-
rung der freien Jugend- und Kulturszene, Bildung über den Lehrplan hinaus, Anreize zur 
gesellscha� lichen, politischen und kulturellen Partizipation. In der � eorie würden diesen 
Formulierungen wohl bei den meisten Akteuren der kulturellen Bildung Zustimmung � nden. 
Die große Herausforderung ist jedoch die praktische Umsetzung.
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Alles anders -
Wie geht echte 
Partizipation ?

Mach neu!

Wie partizipativ sind Bibliotheken?

Was bedeutet Partizipation in diesem Kontext für 
öffentliche Bibliotheken? Betrachtet man den Partizipa-
tions-Begriff im Sinne des „audience development“, also 
der Teilnahme an Bildungsangeboten, haben Biblio-
theken weniger Defi zite und Nachholbedarf. Sie stellen 
einen kostenfreien und niederschwelligen Zugang zu 
Kultur und Wissen her und bieten in Großstädten ein 
fl ächendeckendes Netz an Räumlichkeiten und Medien-
angeboten. Natürlich sind auch Bibliotheken immer wie-
der darum bemüht, ihre Reichweite zu verbessern und 
ihre Zielgruppen zu erweitern. Im direkten Vergleich mit 
Museen, Theatern und Opern sind die BesucherInnen 
in Bibliotheken jedoch, zumindest beim Ausleihbetrieb, 
leichter zu erreichen. Geht es allerdings um die Teilnah-
me an Veranstaltungen und Vermittlungsangeboten, 
sind Bibliotheken im gleichen Maße wie andere gefragt, 
moderne Strategien zu entwickeln.
Hier stellt sich dann die Frage: Hängt das Interesse an 
einer Teilnahme an Veranstaltungen in Kultureinrichtun-
gen auch direkt damit zusammen, inwieweit man selbst 
diese Angebote mitgestalten kann? In der Münchner 
Stadtbibliothek kann man sich Medien wünschen, die 
man im Bestand vermisst. Diese Wünsche werden im 
hohen Maße erfüllt. Aber: Ist das schon Mitgestaltung? 
Echte Partizipation? Die Bibliotheken sehen das als 
Standard-Dienstleistung. Die Herausforderungen der 
„kulturellen Partizipation“ liegen eher in der Konzeption 
von Projekten, Workshops und Veranstaltungen sowie in 
der Möglichkeit, eigene Themen und Interessen einzu-
bringen – gerade durch junge Menschen. Kurz gesagt: 
Konzepte zu entwickeln, die den Menschen der Stadt 
erlauben, die Kultur aktiv mitzugestalten.

Strukturen überdenken und Kontrolle abgeben 

Der Begriff Partizipation wird im Programm von „update. 
jung & erwachsen“ also weiter gefasst. Wir setzen auf 
Mitgestaltung und Mitbestimmung bei Veranstaltungen 
und Projekten von Anfang an. Das heißt nicht, jungen 
Leuten wahllos die Organisation und Themenfi ndung zu 
überlassen. Vielmehr bedeutet Partizipation, Strukturen 
zu überdenken, neue Rahmenbedingungen zu schaf-
fen, Möglichkeiten neu zu defi nieren und gemeinsam 
Horizonte zu erweitern. Dafür brauchen wir eine gute 
Organisation, Projektleitungen und auch Aufgabenver-
teilungen, die den kreativen Prozess nicht behindern 
dürfen und schon während der Projektentwicklung 
Raum für Änderungen und fl exible Gestaltung bieten. 
Gerade in öffentlich geförderten Strukturen stößt man 

hier allerdings immer wieder auf Hindernisse, die es zu 
überwinden gilt. Fördermittelanträge lassen kaum Spiel-
raum für Kreativität; alles muss detailliert vor Beginn 
geplant und kalkuliert werden. Des Weiteren ist das 
Loslassen und Aufgeben „altbewährter“ Strukturen und 
auch die Kontrollabgabe über Kulturangebote immer 
wieder Diskussionsthema – vor allem wenn es darum 
geht, Jugendliche entscheiden zu lassen: Bisherige (in 
eigener Vorstellung sehr gut funktionierende) Vorge-
hensweisen aufzugeben oder anzupassen, ist oft mit der 
Erkenntnis und auch mit Angst verbunden, etwas bei 
sich selbst verändern zu müssen.

Einfach mal machen lassen

„update. jung & erwachsen“ versucht, diese Grenzen zu 
überwinden, Ängste zu nehmen und einen Dialog herzu-
stellen. Junge Menschen haben hier die Möglichkeit, ihre 
Ideen einzubringen und umzusetzen. Ein Beispiel ist die 
Kooperation von update mit der StadtschülerInnenvertre-
tung (SSV) München. Seit mittlerweile drei Jahren nutzen 
die SchülerInnen das Angebot der Bibliothek, gemein-
sam mit update ihre Jahreskonferenz zu gestalten. Die 
Bibliothek stellt lediglich die Räume zur Verfügung und 
trifft sich regelmäßig zu Info-Treffen mit der SSV. Hier 
werden Rahmenbedingungen kommuniziert, Ideen aus-
getauscht und Hilfestellungen gegeben. Der inhaltliche 
Schwerpunkt sowie die Durchführung und Organisation 
der Konferenz wird jedoch komplett eigenständig von 
den SchülerInnen erarbeitet. 
Die Münchner Stadtbibliothek hat damit nur gute Erfah-
rungen gesammelt und dadurch den Mut gewonnen, 
jungen Leuten mehr Vertrauen entgegenzubringen und 
mit ihnen auf Augenhöhe zu arbeiten.
Ein weiteres gelungenes Beispiel für Partizipation der 
Zielgruppe von Anfang an war „Giesing erleben und 
gestalten“ – ein Projekt, in dem 13-17-Jährige zusammen 
mit freiberufl ichen Graffi tikünstlernInnen eine Unter-
führung des Münchner Stadtteils Giesing bunt gestaltet 
haben. Da es sich um einen öffentlichen Ort handelte, 
mussten einige Referate und Institutionen der Stadt 
involviert werden, wodurch sich die TeilnehmerInnen mit 
städtischen Vorgaben und bürokratischen Strukturen 
beschäftigen mussten. Man muss wissen wie die Stadt 
funktioniert, dann ist es möglich, dort etwas zu verän-
dern – diese Erfahrung machten die Jugendlichen bei 
dem Projekt. Die jungen Erwachsenen werden ernst 
genommen, lernen Abläufe zu verstehen und Möglich-
keiten der Mitgestaltung und Veränderung kennen. Die 
Projekte von „update“ sollen also nicht nur in sich par-
tizipativ sein, sondern nachhaltig zur gesellschaftlichen 
Partizipation anregen. 

hier allerdings immer wieder auf Hindernisse, die es zu 
überwinden gilt. Fördermittelanträge lassen kaum Spiel-
raum für Kreativität; alles muss detailliert vor Beginn 
geplant und kalkuliert werden. Des Weiteren ist das 
Loslassen und Aufgeben „altbewährter“ Strukturen und 
auch die Kontrollabgabe über Kulturangebote immer 
wieder Diskussionsthema – vor allem wenn es darum 
geht, Jugendliche entscheiden zu lassen: Bisherige (in 
eigener Vorstellung sehr gut funktionierende) Vorge-
hensweisen aufzugeben oder anzupassen, ist oft mit der 
Erkenntnis und auch mit Angst verbunden, etwas bei 

„update. jung & erwachsen“ versucht, diese Grenzen zu 
überwinden, Ängste zu nehmen und einen Dialog herzu-
stellen. Junge Menschen haben hier die Möglichkeit, ihre 
Ideen einzubringen und umzusetzen. Ein Beispiel ist die 
Kooperation von update mit der StadtschülerInnenvertre-
tung (SSV) München. Seit mittlerweile drei Jahren nutzen 
die SchülerInnen das Angebot der Bibliothek, gemein-
sam mit update ihre Jahreskonferenz zu gestalten. Die 
Bibliothek stellt lediglich die Räume zur Verfügung und 
trifft sich regelmäßig zu Info-Treffen mit der SSV. Hier 
werden Rahmenbedingungen kommuniziert, Ideen aus-
getauscht und Hilfestellungen gegeben. Der inhaltliche 
Schwerpunkt sowie die Durchführung und Organisation 
der Konferenz wird jedoch komplett eigenständig von 

Die Münchner Stadtbibliothek hat damit nur gute Erfah-
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Raphaela Müller leitet das junge Programmangebot up-
date. jung & erwachsen in der Münchner Stadtbibliothek. 
Neben der Auswahl der Medien für die junge Zielgruppe 
ist sie vor allem für die Programm- und Veranstaltungs-
arbeit zuständig. Dabei stehen für sie die Vermittlung von 
Medienkompetenz sowie die kulturelle, gesellscha� liche 
und politische Partizipation im Vordergrund. 

Und auch wenn einige Inhalte und Themen der Projekte 
nicht auf den ersten Blick „klassische Bibliotheksthe-
men“ sind, sind im Verständnis von „update. jung & 
erwachsen“ alle kulturellen, gesellschaftlichen und poli-
tischen Themen, die die Welt und die junge Zielgruppe 
beschäftigen, bibliotheksrelevant. Wo, wenn nicht in 
Bibliotheken, können wir kritische Meinungsbildung 
stärken und für alle Themen in allen Medienarten einen 
Platz fi nden?

Partizipation heißt auch Kooperation

Daher richtet sich der Partizipationsgedanke der Münch-
ner Stadtbibliothek neben der traditionellen Zielgruppe 
auch an freie TrägerInnen, Freiberufl erInnen, Kunst- und 
Kulturschaffende und andere kreative Köpfe. Sie sollen 
die Möglichkeit haben, auf öffentliche Kulturmittel zuzu-
greifen (in Form von fairer Bezahlung) und die Räumlich-
keiten der Bibliothek für Projekte zu nutzen. 
Je nachdem, welche Themen gerade aktuell und inte-
ressant erscheinen, geht update direkt auf Menschen, 
Vereine und Interessensgruppen zu. Darüber hinaus 

gibt es aber auch immer die Möglichkeit, die Bibliothek 
anzufragen – Ideen sind immer willkommen. Je nach 
Thema wird dann gemeinsam darüber entschieden, ob 
und wie es zu einer Umsetzung kommen kann und ge-
gebenenfalls besprochen, welche Akteure man zusätz-
lich mit einbinden sollte oder möchte.
Die Basis des Partizipationskonzepts ist die Kooperation 
mit interessierten Akteuren in der Stadtgesellschaft. Up-
date ist somit Vermittler und Initiator einer Vernetzung 
innerhalb und mit der Zielgruppe, die die Grundlage für 
das vielseitige und dynamische Programm ist. 
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„Partizipation 
bedeutet vielmehr, 
Möglichkeiten 
neu zu de�nieren 
und gemeinsam 
Horizonte zu 
erweitern.“
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Partizipation ist
der Ausgang des
Zuschauers aus
seiner fremd- 
verschuldeten
Unmündigkeit!

Die beste Lösung 
ist nicht immer 
die bequemste!
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Rausgeschrien

Das
Publikum
ist nicht
dumm!

Partizipation ist
der Ausgang des
Zuschauers aus
seiner fremd- 
verschuldeten
Unmündigkeit!

Die beste Lösung 
ist nicht immer 
die bequemste!
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Wer nicht wagt,
der kriegt auch
nichts geschenkt!

Auch Scheitern
will gelernt
sein!
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Fazit
Liebe Leserinnen und Leser,

herzlichen Glückwunsch, Sie haben es gescha� und sind am Ende unseres Sonderma-
gazins angelangt. Alle Fragen zu Partizipation im Kulturbetrieb sind geklärt, nun wis-
sen wir alle, wie es funktioniert und können eigentlich gleich loslegen, oder? Nein?!
 Klar, wir sind uns bewusst, dass noch immer viele Fragezeichen umherschwir-
ren und es nicht DAS richtige Konzept für funktionierende Teilhabe geben kann, 
schon allein weil nicht alle Kultureinrichtungen gleich sind und auch das Publikum 
überall seine Eigenheiten hat.
 Wir ho�en dennoch, dass es Ihnen geht wie uns und Sie einige Dinge aus die-
sem Magazin mitnehmen. Und mit einem Vorurteil konnten wir ho�entlich aufräu-
men: Partizipation muss nicht heißen, das Publikum wahllos über Spielpläne und 
Programme abstimmen zu lassen. Wie viele unserer Beiträge zeigen, ist das gar nicht 
möglich und noch weniger sinnvoll. Es kann ein Anfang sein, ja. Teilhabe sollte aber 
mehr sein als das.
 Das Publikum will und soll ernst genommen werden, Kulturbetriebe müssen 
au�ören, die Menschen in ihren Häusern als ungebildete Masse zu verstehen, der sie 
die Kunst erklären müssen oder sie so vereinfachen, dass sie keine Ecken und Kanten 
mehr besitzt. Das heißt also auch, vom hohen Sockel runterzusteigen und Berüh-
rungsängste zu überwinden, wie z. B. Raphaela Müller schildert: Trotz Skepsis Raum 
geben für neue Ideen und auf Augenhöhe kommunizieren.
 Zu o� scheitert Partizipation an fehlendem Personal oder verkrusteten Strukturen, 
die das veränderte Kommunikationsverhalten neuer Zielgruppen nicht ausreichend be-
rücksichtigen. Ein Beispiel dafür ist die Twitternutzung in Kultureinrichtungen: die wird 
eher so nebenher betrieben, beschränkt sich o� auf einzelne Aktionen – das wahre Poten-
zial wird jedoch verkannt und so verlaufen viele Twitteraccounts im Sande.
 Also: Anstatt sich im stillen Kämmerlein zu vergraben und vermeintlich parti-
zipative Projekte auszuhecken, die schlussendlich nicht viel mehr sind als ein gönner-
ha�es Angebot zur Scheinpartizipation, sollten Kulturbetriebe o�ener werden, mehr 
kommunizieren und vor allem zum Scheitern bereit sein!
 Wie das funktionieren soll? Das wissen wir auch nicht und es gibt sicherlich 
mehr als eine Antwort. Eins wissen wir aber: Sich kritisch zu hinterfragen und nicht 
einfach blind Trends zu folgen, ist eine Voraussetzung dafür. Die Inhalte in diesem 
Magazin haben dazu ho�entlich einen Beitrag geleistet.

Wer nicht wagt,
der kriegt auch
nichts geschenkt!

Auch Scheitern
will gelernt
sein!
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