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EDITORIAL

Sehr geehrte Leserinnen und Leser,
liebe Freunde der Stiftung Braunschweigischer Kulturbesitz,

Schwerpunktthema unserer Frühlingsausgabe ist das Theater. 
Das passt meines Erachtens wieder sehr zu unserer Schrift 
und dem Braunschweiger Land, das eine der Ursprungs­
stätten der international einmaligen deutschen Theater­
landschaft ist. In Braunschweig wurde bekanntlich der 
Faust uraufgeführt und Emilia Galotti „unseres“ Lessing 
auch. Aber nicht nur Braunschweig hat eine renommierte 
Theatergeschichte, sondern auch die Lessingstadt Wolfen­
büttel, was mit einem eigenen Beitrag gewürdigt wird. 
	 Unser renommiertes Staatstheater Braunschweig hat 
freilich nicht nur eine große Geschichte, sondern auch eine 
anerkannte Bedeutung in der Gegenwart. Der demnächst 
scheidende Generalintendant Klement macht das gewisser­
maßen in einer vorgezogenen Bilanz in seinem Beitrag, 
wie ich finde, schön deutlich. Und natürlich haben wir in 
Braunschweig wie anderswo die stets spannenden Debatten 
um das heutige Theater, seine Inszenierungen, seine Regie, 
seinen Zuspruch. Mehrere Beiträge und auch ein Gespräch 
gegenwärtiger Theaterakteure stellen das im allerdings für 
den Kenner der Szene kaum überraschenden Konsens dar. 
Dass es dazu ebenfalls traditionsgemäß abseits vom Main­
stream auch ganz andere Auffassungen gab und gibt, zeigt 
Ulrich Brömmling, der den großen Intellektuellen Joachim 
C. Fest zitiert und den gerade erst aus der FAZ ausgeschie­
denen berühmten Theaterkritiker Gerhard Stadelmaier. 
Alles zusammen bildet die Spannbreite der Diskussion gut 
ab und regt vielleicht auch Sie zur weiteren Reflexion oder 
Debatte über unser Theater nicht nur in Braunschweig an. 
	 Wie immer berichten wir von Projekten und Personen 
aus der Stiftung, was zeigen soll, wie breit gefächert unsere 
Förderungen und Aktivitäten sind. Gerne weise ich wieder 
einmal auf das der SBK gehörende UNESCO-Welterbe 
Walkenried hin, das auch in diesem Sommer mit interes­

santen Aktivitäten guten und vielfältigen Anlass gibt, es 
zu besuchen. Ich kann dazu nur ermuntern. 
	 Ein Heft widerstreitender Auffassungen und Gegen­
sätze, auch auf der Bühne des Lebens: ein junges Mitglied 
des Stiftungsrates, Gerald Heere, lernen Sie im Interview 
kennen. Von einem unserer Gründungsmitglieder im Stif­
tungsrat, Dr. Bernd Huck, mussten wir uns ganz über­
raschender und trauriger Weise kürzlich verabschieden. Als 
jahrzehntelanger Freund des Verstorbenen habe ich mich 
besonders gefreut, unter welcher großen öffentlichen An­
teilnahme – unter anderem des ehemaligen Bundespräsi­
denten Christian Wulff und der Bundesbildungsministerin 
Prof. Dr. Johanna Wanka – die Trauerfeier stattfand, und 
wie großartig in einem Leitartikel der Verstorbene durch 
den Chefredakteur der Braunschweiger Zeitung, Armin 
Maus, gewürdigt worden ist.
	 VIERVIERTELKULT wird abgerundet wie immer durch 
Nachrichten aus der Stiftung und die Vorstellung einer 
besonderen Persönlichkeit des Braunschweiger Landes, in 
diesem Falle des in Braunschweig mittlerweile schon legen­
dären Gerd Biegel. 
	 Allen Autorinnen und Autoren dieser Ausgabe gilt 
wie immer mein herzlicher Dank: Sie haben wie alle Mit­
gestalter der letzten fünf Jahre großen Anteil an der Qua­
lität, für die VIERVIERTELKULT inzwischen wohl recht weit 
bekannt ist. 
	 Fünf Jahre schon? Ja, dass in Ihren Händen nun schon 
der fünfte Jahrgang von VIERVIERTELKULT liegt, zeigt 
wieder einmal, wie rasch die Zeit vergeht. Und in dieser 
schnell vergänglichen Zeit ist VIERVIERTELKULT mittler­
weile schon ein in der bundesweiten Stiftungslandschaft 
nicht mehr hinwegzudenkendes Magazin. Auch darauf ist 
unsere Stiftung ein wenig stolz.

	 Nun wünsche ich Ihnen nicht nur einen schönen 
Frühling im Braunschweiger Land und anderswo, sondern 
eine stets bereichernde Lektüre und gute Unterhaltung.

Ihr 

Dr. Gert Hoffmann
Präsident der Stiftung Braunschweigischer Kulturbesitz



Im Januar und Februar machte die Wanderausstel­
lung Verfolgung Flucht Ankommen ... Willkommen? 
im Kaiserdom zu Königslutter Station (C). Schon 
jetzt laden die Evangelischen Klöster und Stifte 
Niedersachsens alle Menschen ein, ihre Gegenwart, 
ihre Zukunft, ihre Schätze, ihre Eigenarten und 
Besonderheiten kennenzulernen, ein Vorgriff auf 
das bevorstehende Reformationsjubiläum 2017, 
Einzelheiten unter www.kloster-mahl-anders.de (D). 
In der Schule in Heckenberg freut man sich über 
die Fertigstellung des Außengeländes rund um die 
Schule (E). Zum Schluss noch ein Abschied: Als VVK 
vor fünf Jahren zum ersten Mal über den Tellerrand 
schaute, blickte der Leser in die Hallen der Buchler 
AG und in die Augen von Thomas W. Buchler. Die 
Geschichte aus VVK begeisterte auch die Wirtschafts­
redaktion der Süddeutschen Zeitung, die das Thema 
aufnahm. 
Zum Schluss ein Abschied: Dr. Bernd Huck, 
Gründungsmitglied des Stiftungsrates der SBK, ist 
gestorben (F). Ein ausführlicher Nachruf folgt im 
Sommerheft von VIERVIERTELKULT. 

(B)

(A)

Stiftungsblicke

(C) (E)

(D)

Wer wird Milliardär im Jahr 2070 mit dem greisen 
Günter Jauch: „Bringen Sie diese Direktoren der Herzog 
August Bibliothek Wolfenbüttel in die zeitliche Reihen­
folge: A: Schmidt-Glintzer, B: Lessing, C: Burschel, D: 
Leibniz!“ VVK verrät schon heute die Reihenfolge DBAC. 
Der Berliner Historiker und Kulturanthropologe Peter 
Burschel (A) folgt dem Sinologen Helwig Schmidt-
Glintzer, der 2015 nach 22 Jahren in den Ruhestand 
ging. Wer einmal in einer Bibliothek gewesen ist, weiß, 
wie schwer es ist, sich für ein Buch zu entscheiden. Die 
Veranstaltungen der Reihe Erlesenes mit Künstlern 
und Wein und Büchern fanden von Januar bis März 
auch dieses Mal vor ausverkauftem Haus statt; im 
Bild Jan-Willem Fritsch und Kathrin Reinhardt (B). 
Hier war noch klar, wer Vortragende, wer Zuhörende; 
am 18. Februar nicht mehr: Als die Agentur für Welt­
verbesserungspläne (AWP) ihre Produktion FLOW vor­
stellte, verschwammen die Grenzen zwischen Bühne 
und Publikum. Auch das ist Theater heute ... (großes 
Bild). Bittere Realität dagegen ist das Flüchtlingselend: 

2 3

(F)



Theater heute. 
Theater hier. 
von Joachim Klement

ffnung und Offenheit, Theater für die Stadt 
und die Region, Theater für alle und mit Blick 
über den Tellerrand – das waren die zentralen 

Absichten, als wir 2010 am Staatstheater Braunschweig 
anfingen. Und wir konnten auf dem aufbauen, was wir 
an diesem Ort vorfanden: das Bewusstsein und die Sensi-
bilität für historische und gesellschaftliche Zusammen-
hänge, der Entdeckergeist einer Stadt der Wissenschaft 
und das Wissen um den Zusammenhang von Zukunft 
und Bildung.

Das Haus zu öffnen und die Zukunft zu denken, dazu hat 
uns eine Besucherbefragung von 2009 ermutigt. Danach 
war der durchschnittliche Braunschweiger Theaterbesucher 
über 57 Jahre alt, zu zwei Dritteln weiblich, hatte ein über­
durchschnittliches Nettoeinkommen und ein Parkplatz­
problem. Der Anteil der Besucher bis 30 Jahre lag bei 9,6 
Prozent. Heute, sechs Jahre später, hat sich der Anteil der 
jugendlichen Besucher auf über 22 Prozent erhöht, 25 Pro­
zent der Befragten kommen regelmäßig ins Staatstheater, 
31 Prozent davon haben einen Migrationshintergrund – 
ein „bemerkenswerter Wert“ resümiert Achim Müller, Leiter 
des Zentrums für Audience Development am Institut für 
Kultur und Medienmanagement der Freien Universität 
Berlin, und „gegen jede Erwartung“.

Neu seit 1690! oder Mit Blick zurück nach vorn
Wie kaum eine andere Kunstform bewegt sich das Theater 
zwischen Tradition und Avantgarde, Repertoire und 
Neuentdeckung, Gestern und Heute – warum? Das 
Theater ist ein Gedächtnis menschlicher Erfahrungen. 
Es transportiert sie durch die Jahrhunderte und holt sie 
dort wieder hervor, wo sie gebraucht werden. Zugleich 
ist das Theater eine Gegenwartskunst, deren Sensoren 
auf das Hier und Jetzt gerichtet sind, auf den Einzelnen, 
die Gesellschaft, die Dinge des Lebens. In dem Maße, 
wie sich Lebensumstände ändern, ändert sich auch das 
Theater, seine Aufgaben, seine künstlerischen Formen, 
die mit jeder neuen Rolle wachsen, befragt und über­
dacht werden müssen: Welches Publikum soll angespro­
chen, welches neu gewonnen werden? Wann wird das 
Theater zum Ort gesellschaftlicher Verständigung? Wie 
können wir unser kulturelles Erbe weitergeben und zu­
gleich das Repertoire um aktuelle Themen erweitern? 
Wie schaffen wir Orte der Begegnung, der Erfahrung, 
der Gemeinschaft, um neu zu entdecken, was der Pio­

ÖTheater, Theater, der Vorhang geht auf, 
hier wird die Bühne zur Welt! Keine Angst: 
Was seicht wie der deutsche Beitrag zum 
Grand Prix 1980 beginnt, kann noch ernst­
haft enden. Braunschweig hat einen schönen 
Platz in der Theatergeschichte – als Urauf­
führungsort von Goethes Faust. Doch auch 
auf einer noch so bedeutenden Uraufführung 
kann man sich nicht ausruhen. Den Auf­
takt der Beiträge macht der heutige Inten­
dant. Sein Staatstheater hilft mit Projekten, 
Festivals und Kooperationen den Menschen 
in unserer Welt wachsender Vielfalt, sich 
nicht verunsichert ins Private zurückzu­
ziehen. Theater befindet sich im Umbruch. 
Über Wert und Stellenwert des Ausgangs­
stückes etwa lässt sich streiten. Das zeigt 
ein Gespräch mit drei Theaterleuten unter­
schiedlicher Profession, das zeigen Positionen 
bekannter Feuilletonisten aus fünf Jahr­
zehnten. Ob die Ausbildung im Regiefach, 
die Arbeit mit nichtprofessionellen Darstel­
lern, die Off-Theaterszene: VVK berichtet 
über Tendenzen und Entwicklungen und 
verrät in einem Artikel über das erste 
Theater mit festangestelltem Ensemble ei­
nen weiteren Höhepunkt der Welttheater­
geschichte, die im Braunschweigischen 
stattgefunden hat. Dazu zum ersten Mal in 
VVK ein Text von Heinrich von Kleist – 
zum Nachlesen im Original. Denn was 
wäre das Theater ohne guten Text? Und 
was wäre die Welt ohne Kleists tiefsinnige 
Weltbetrachtung Über das Marionetten-
theater?

Für die Illustrierung durfte Andreas Grei­
ner-Napp an einem Ort fotografieren, an 
den sonst nicht mal die Bühnenkünstler ge­
langen. Und nun, nach seichter Eröffnung, 
der Schluss der Einleitung versprochen 
ernst und vertraut von Bertolt Reich-Rani­
cki und Marcel Brecht: Der Vorhang fällt 
– und alle Fragen offen.
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nier der Theaterwissenschaft Max Herrmann zu Beginn 
des 20. Jahrhunderts propagierte: dass das Theater ein 
„soziales Spiel“ ist?

Öffnung in die Stadt
Wie Theater nicht nur auf der Bühne, sondern auch an ver­
schiedenen Orten der Stadt von Schicksalen und Lebens­
entwürfen erzählt, zeigt das Bürger-Projekt Stadt-Theater. 
Seit seiner Gründung beim Theaterfest 2010 versammelt 
das Stadt-Theater über 140 Menschen aus Braunschweig 
und Umgebung zu einem Ensemble von Alltagsexperten, 
die in verschiedenen Konstellationen Inszenierungen erar­
beiten; darunter side-specific, also ortsbezogene, Arbeiten 
wie das Stadtviertelprojekt Ein paar liefen weg und suchten 
das Glück – Geschichten vom Anfang oder die Enzyklopädie 
des nützlichen Wissens in Braunschweig. Hinzu kamen 
Arbeiten, die Lebensrealitäten von Menschen in den Fokus 
rückten, wie jene, die ihre Heimat verlassen mussten, in 
My Own Private Odyssee.
	 Unter der Überschrift „Theater und Schule/Theater 
für alle“ hat das Staatstheater die klassische Theater­
pädagogik wie im schulbezogenen Kooperationsprojekt 
Theater.Fieber ausgebaut und darüber hinaus grundsätzlich 
Angebote für alle geschaffen, die unter professioneller 
Anleitung theatrale Ausdrucksformen für sich entdecken 
wollen. In generationsübergreifenden Spielklubs, mit den 
Poeten und Performern von #LoewenMaul und dem neuen 
Community Dance Projekt tanzwärts bringt das Staats­
theater Braunschweig Menschen dieser Stadt auf der Bühne 
zusammen.

Aufbruch nach Europa
Sich selbst im Zusammenspiel mit anderen zu erleben und 
den Blick der anderen auf das Eigene kennen zu lernen, ist 
auch Motivation für den internationalen künstlerischen Aus­
tausch. Für die Ensembles in Musiktheater, Tanz, Chor und 
Orchester gehört Internationalität seit jeher zur geübten 
Praxis. Diese Perspektive künstlerisch und thematisch zu 
erweitern und europäische Koproduktionen im Spielplan 
des Staatstheaters zu verankern, war Ausgangspunkt für das 
von der Kulturstiftung des Bundes 2010–12 geförderte Pro­
jekt Achtung: Pioniere! mit dem Theater z/k/m in Zagreb, 
Kroatien, für die Zusammenarbeit mit der European Theatre 
Convention (ETC) unter anderem in dem von der EU geför­
derten Programm The Art of Ageing, aus der das Recherche­
projekt Erdbeerwaisen des niedersächsischen Theaterkollek­

tivs werkgruppe2 in Kooperation mit dem rumänischen 
Nationaltheater in Craiova hervorging, und für die Konzeption 
von Fast Forward, das europäische Festival für junge Regie. 
Fast Forward bringt seit 2011 einmal im Jahr Nachwuchs­
förderung und europäische Vernetzung zusammen. Eine 
internationale Jury prämiert jedes Jahr eine Inszenierung 
und ermöglicht den ausgezeichneten Künstlerinnen und/
oder Künstlern für eine neue Arbeit an das Staatstheater 
zurückzukehren. Damit sorgt das Festival dafür, dass 
theatrale Entdeckungen für Stadt und Theater nachhaltig 
bleiben wie etwa 2015 mit dem beeindruckenden Chor­
projekt M(other) Courage der polnischen Regisseurin Marta 
Górnicka.

Wiederentdeckungen und Auftragswerke
Wie Altes verblüffend neu sein kann, zeigt die Reihe von 
Wiederentdeckungen im Spielplan des Musiktheaters wie 
Jeno“ Hubays Oper Anna Karenina, die dem Staatstheater 
Braunschweig überregionale und internationale Beachtung 
eingebracht hat. Die Reihe The American Way of Opera 
erschließt dem Publikum populäre Werke des US-amerika­
nischen Musiktheaters. Das Staatsorchester bringt in diesem 
Jahr mit Siegfried Matthus‘ Konzert für Blechbläserensemble 
und Orchester ein Auftragswerk zur Uraufführung und 
präsentiert den Hymnos eirenikos von Thomas Blomenkamp 
im Sinfoniekonzert. Weitere Auftragswerke haben die Spiel­
pläne der Sparten seit 2010 geprägt, von Juliane Kanns 
Hotel Braunschweig im Jungen Staatstheater angefangen 
bis zum 2014 ins Leben gerufenen internationalen Opern­
preis zur Förderung des zeitgenössischen Musiktheaters, 
der mit Peter Aderholds Orlando in dieser Spielzeit Premiere 
feiert. Und natürlich der Tanz: Mit jährlich mehreren Neu­
produktionen und verschiedenen choreografischen Hand­
schriften ist die künstlerische Neuerfindung dem zeitgenös­
sischen Tanz am Staatstheater Braunschweig immanent.

Gesellschaftsfragen, Interkultur und 
das Publikum der Zukunft
Die Fragen für die Zukunft unserer Gesellschaft werden 
täglich komplexer. Zu den Aufgaben des Theaters gehört 
es, Möglichkeitsräume zu schaffen und Perspektiven zu er­
kunden für den Austausch, die Kommunikation, die mensch­
liche Dimension, das so vielleicht noch nicht Gedachte. 
Hierin liegt die Kraft und das Potenzial einer Kunst, die nur 
gleichzeitig mit ihrem Gegenüber, dem Publikum, existiert. 
In einer Region, in der aktuell Menschen aus über 150 

31 Prozent der Theaterbesucher haben 
einen Migrationshintergrund – 
ein „bemerkenswerter Wert“. 
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Nationen leben, gehört der Blick über den Tellerrand zur 
täglichen Übung. So vernetzt die Themenwoche Interkultur 
seit 2012 das Theater mit Gruppen und Initiativen der Stadt, 
damit ein Phänomen wie Migration nicht bloßes Politikum 
bleibt, sondern vielmehr Impulsgeber für die Gesellschaft 
der Gegenwart wird. So erweitern die dokumentarischen 
Projekte der werkgruppe2 zu gesellschaftlich brisanten 
Themen den Spielplan des Staatstheaters. So trägt das 
Junge Staatstheater den Bedürfnissen der Allerkleinsten 

Rechnung bis zu denen junger Erwachsener, und das mit 
einer Bandbreite theatraler Formen, die die jungen Leute 
dort abholt, wo sie gerade sind. Das Repertoire, die Werke 
des klassischen Kanons werden dadurch nicht überflüssig 
– im Gegenteil: Sie rücken neu in den Fokus als Bezugs­
rahmen unserer Geschichte und unserer Wurzeln, von denen 
aus wir nach der Zukunft fragen, so wie es Hausregisseurin 
Daniela Löffner mit ihrer ebenso erfolgreichen wie kontro­
vers diskutierten Inszenierung von Friedrich Schillers Kabale 
und Liebe getan hat. 2014 wurde sie für ihre ebenfalls in 
Braunschweig entstandene Inszenierung von Shakespeares 
Der Sturm mit dem Kurt-Hübner-Regiepreis der Deutschen 
Akademie für Sprache und Dichtung ausgezeichnet.

Theater hier und heute
Mit unserer Arbeit plädieren wir dafür, die Zukunft des 
Theaters aus seiner Geschichte und den Erfahrungen der 
Gegenwart zu entwickeln. Wir tun das sorgsam und mutig, 
und wir können das nur tun, wenn wir den Ort, an dem 
wir arbeiten, im Fokus haben. Sonst gelingt uns nicht, was 
unser Anspruch sein sollte, Zentrum zu sein oder besser: 
Herz der Stadt.
	 Die Kraft dazu schöpft das Theater aus seinen Mög­
lichkeiten: Es erzählt Geschichten, es stellt Entwürfe vor – 
Lebensentwürfe. In einem beeindruckenden Essay über 
den Schriftsteller Nikolaj Leskow beschreibt Walter Benjamin 
die Kunst des Erzählers: „Seine Begabung ist: sein Leben, 
seine Würde: sein ganzes Leben erzählen zu können. Der 
Erzähler – das ist der Mann, der den Docht seines Lebens 
an der sanften Flamme seiner Erzählung sich vollkommen 
könnte verzehren lassen.“
	 Daran orientieren wir uns. Und erzählen mit Freude 
und Lust, mal unterhaltend, mal irritierend, aber immer 
ermutigend vom Leben: vom Glück, vom Scheitern, von 
Hoffnungen und Enttäuschungen, von Anpassung und 
Widerstand, von Aufstand und Unterdrückung, Verzweiflung 
und Trost.
	 Wir können nicht anders. Und darunter geht es nicht.

Joachim Klement ist seit der Spielzeit 2010/2011 General-
intendant am Staatstheater Braunschweig und Mitglied 
im Stiftungsrat der SBK. Seit Oktober 2013 ist er Mitglied 
im Vorstand der European Theatre Convention (ETC).
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Freiräume schaffen

Die Ausbildung des europäischen Regienachwuchs’ 

von Barbara Engelhardt

Überall in Europa drängt der Nachwuchs in Theater-
schulen, Akademien oder Universitäten, unzählige 
Anwärter ringen um die raren Ausbildungsplätze, die 
Schauspielern, Performern und Regisseuren Tür und Tor 
für eine Bühnen- (oder doch lieber Film-?) Karriere öffnen 
soll. Das Interesse an Theater scheint ungebrochen für 
junge Menschen, die nach zeitgenössischen Ausdrucks-
formen in der Kunst suchen. Woher aber bezieht der Nach-
wuchs heute seine Vorstellungen von Theater und dessen 
Möglichkeiten? Welche Impulse und kulturelle Erfahrun-
gen prägen dabei seine persönliche Herangehensweise? 
Welche Rolle spielt die jeweilige Ausbildung nachhaltig 
für die eigene Theaterlaufbahn?

Die Theaterausbildungen Europas sind, so unterschiedlich 
sie ausfallen, heute richtungsweisend für eine nachwach­
sende Generationen von Regisseuren. Das war nicht immer 
so, denn den „Diplom-Regisseur“ gibt es noch nicht lange 
und bis heute nicht in allen europäischen Ländern. Oft 
entscheiden Schauspieler oder Autoren sich irgendwann, 
zur Regie zu wechseln, oder es schulen sich Assistenten 
über Jahre in der hierarchisch klar organisierten Theater­
landschaft an gestandenen Regisseuren. Die akademischen 
Ausbildungen jedoch haben sich in den letzten dreißig 
Jahren nicht nur durchgesetzt, sondern beginnen nun auch, 
sich europaweit miteinander zu vernetzen.
	 Mal verstehen sich die Schulen und Universitäten als 
gut abgeschirmte Laboratorien für künstlerische Versuchs­
anordnungen, mal als praktisch orientierte Kaderschmiede 
für den Theaternachwuchs, mal als maßgebliche Diskurs­
generatoren und theoretische Koordinatensysteme. Insbe­
sondere die Regieausbildung erweist sich, soweit sie über­
haupt als eigenes Fach existiert, innerhalb Europas als 
extrem uneinheitlich. Bis hin zur Tatsache, dass in manchen 
(vor allem südwesteuropäischen) Ländern Regie an und für 
sich nicht gelehrt wird. Und so spiegelt sich bereits auf der 
Ebene der Ausbildung ein äußerst facettenreiches Verständ­
nis von Regie und deren Rolle innerhalb des europäischen 
Theaters: Ist der Regisseur ein visionärer Demiurg oder eher 
treuer Verwalter von Traditionen? Versteht er (oder sie) sich 

barbara.engelhardt@neuf.fr 

Das Theater ist ein Gedächtnis 
menschlicher Erfahrungen und 
Gegenwartskunst.
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als Sprachrohr und Gestalter im Dienste von Autoren oder 
doch eher als radikaler Kommentator von Texten und The­
matiken? Bestimmt er (oder sie) von außen als Drahtzieher 
über Spielweisen und szenische Abläufe oder steht er selbst 
als Performer oder Autor mitten im Bühnengeschehen?
	 Freilich gibt es zuhauf andere Beschreibungen, in 
welcher Weise und wozu ein Regisseur an den Arbeitspro­
zessen im Theater beteiligt ist beziehungsweise sie verant­
wortet. Von Land zu Land, von Generation zu Generation 
jedoch besteht die Herausforderung darin, mit welchem 
Selbstverständnis und unter welchen Arbeitsbedingungen 
ein Regisseur zu einer persönlichen Handschrift im Theater 
findet.

Lässt sich Regie akademisch erlernen?
Obwohl der Regienachwuchs damit konfrontiert wird, dass 
angesichts der Vielfalt von Formen und Traditionen alles 
„schon da gewesen“ zu sein scheint, wird der Ruf nach 
Originalität nur lauter. Zumindest im deutschsprachigen 
Theater werden Regisseure vor allem auf „Alleinstellungs­
merkmale“ hin überprüft. Wie aber entwickelt sich eine 
persönliche Regie-Handschrift? Welchen Anteil hat daran 
die Ausbildung? Eine Frage, die prompt eine wiederkeh­
rende andere nach sich zieht: Lässt sich Regie tatsächlich 
lehren und akademisch erlernen?
	 Die Antworten der Lehre fallen in Europa sehr unter­
schiedlich aus: Im Grunde aber geht es darum, wie Aus­
bildungsformen gegebenenfalls Potenziale freisetzen und 
wie sich soziale und künstlerische Erfahrungen in Verbin­
dung mit sogenanntem handwerklichen Können in eine 
persönliche Theatervision umsetzen lassen.
	 Aber selbst das „Handwerk“, so ahnt der Besucher 
anderer europäischer Theaterländer, ist eine länderspezifi­
sche Angelegenheit. In den meisten Theaterschulen gibt 
es für die Studenten aller Fachrichtungen ein gemeinsames 
Sockelprogramm, nämlich Schauspiel-, Sprech- und Bewe­
gungsunterricht. Andere Vorstellungen von Lehre und 
Theater unterscheidet sich teilweise aber sehr, grob pau­
schalisierend könnte man sagen: In Frankreich, wo über­
haupt nur eine Theaterschule dezidiert eine Regieausbil­
dung anbietet, dominiert die Auseinandersetzung mit dem 
Text; Körper und Raum scheinen da zuweilen sekundär. In 
England stehen konkrete Regietechniken auf dem Lehrplan, 
die zum Beispiel dramaturgische Bögen von Spannung 
und Emotion kalkulierbar machen sollen. In Holland und 
Belgien gibt es neben den „klassischen“ Theaterschulen 

sehr renommierte Ausbildungsstätten, die ausschließlich 
auf performative Techniken setzen. In Ungarn oder Polen 
wiederum werden Regisseure oft im Sinne von Leitfiguren 
innerhalb der Arbeitsprozesse stark auf Schauspielführung 
orientiert. Und in den elf deutschsprachigen öffentlichen 
Theaterschulen und Universitäten, in denen Regie studiert 
werden kann, feilt jede an einem eigenen Profil: Jedoch 
rückt hier oft die kreative Auseinandersetzung innerhalb 
der Arbeitsprozesse in den Vordergrund, was dazu führt, 
dass Jungregisseure heute ihre Arbeitsweisen hinterfragen 
und – zumindest während des Studiums – auch mit kollek­
tiven Prozessen experimentieren, die als solche nicht auto­
matisch mit den Strukturen des Stadttheaters kompatibel 
sind. Aber den Schulen eilt jeweils ein Ruf voraus: Während 
die Berliner Ernst-Busch-Schule immer noch als verschult, 
aber erfolgreich dem Regiehandwerk verpflichtet gilt, 
setzen Hamburg und Zürich verstärkt auf die Entfaltung 
künstlerischer Persönlichkeit, die bei sich selbst zu suchen 
anfängt. In Gießen und Hildesheim wiederum ist die 
Praxis unweigerlich mit Theorie und Diskurs verknüpft, 
was lange zu Performancestilen und Arbeitsweisen alter­
nativ zum Stadttheater geführt hat. Aber wie innerhalb der 
deutschsprachigen Theaterlandschaft selbst die Grenzen 
zwischen Stadttheater und freier Szene sich auflösen, so 
scheinen sich zunehmend auch die starken Gegensätze 
zwischen herkömmlichen Spielformen und streng konzep­
tuellen Ansätzen aufzuheben.

Suche nach Inhalten und Formen
Das Material, mit dem der Nachwuchs heute umzugehen 
lernt, kennt dabei keine Grenzen mehr. Klassische Dramen, 
neue Literatur, Filmstoffe, Eigenrecherche, Autorschaft 
und Dokumentation – alles ist möglich. Aber die Qual der 
Wahl macht Entscheidungen nicht leichter: Und so dreht 
sich auf der Ebene von Ausbildungen vieles auch darum, 
den Blick auf soziale, kulturwissenschaftliche und politische 
Fragen zu weiten. Denn das Theater lebt von einer andau­
ernden Suche nach Inhalten und Formen, die sich in der 
Gegenwart als relevant erweisen. Auf den je nationalen 
Ebenen prägen Traditionen, strukturelle und ökonomische 
Bedingungen die Theaterlandschaften und damit auch die 
Arbeitsbedingungen, unter denen der Nachwuchs seine 
ersten Schritte im Theater macht. Wie stark jedoch gerade 
junge Regisseure noch Impulse setzen können, mit welchen 
Traditionen sie – ihnen folgend, sie variierend oder sich 
ihnen widersetzend – konfrontiert sind: All dies wirft immer 
auch ein Licht auf die jeweiligen Theaterländer, in denen 
sich die Jungregisseure zunächst verorten.
	 Keine Kunstdomäne ist so stark wie das Theater mit 
länderspezifischen Praktiken, der Sprache und institutio­
nellen Strukturen verbunden. Dennoch öffnet sich auch der 
deutsche Stadttheaterbetrieb zunehmend einer Internatio­
nalisierung. Prägende Erfahrungen und Referenzen beziehen 
Nachwuchsregisseure längst aus einer kulturellen Globali­
sierung, die neben wichtigen Impulsen durch den Austausch 

über Landesgrenzen hinaus ihnen auch eine neue Art der 
„Selbstvermarktung“ abverlangen wird. Der deutsche wie 
internationale Theaterbetrieb stellt den Nachwuchs vor ein 
gemeinsames Paradox: Während der ,,Bedarf an jungen 
Talenten in den Theatern und Medien groß ist, müssen die 
ersten Orientierungsversuche künstlerischer Art oft hart 
erkämpft werden. Nicht nur Produktionsgelder sind rar, 
sondern auch die Möglichkeiten, Anfangsarbeiten überhaupt 
öffentlich zu zeigen. Deshalb ist nicht zu unterschätzen, dass 
Ausbildungsstätten immer auch Freiräume schaffen, die eine 
Arbeit zunächst unabhängig vom Theatermarkt zulassen. 
Auf der Suche nach persönlich dringenden Inhalten und 
einer entsprechenden Form gelingen den Regisseuren so 
immer wieder überraschende Projekte gleich zu Anfang 
ihrer Laufbahn.

Europäisches Nachwuchsfestival
Ein europäisches Nachwuchsfestival wie FAST FORWARD 
am Staatstheater Braunschweig trägt der Experimentierlust 
und Selbstverortung einer jungen Generation Rechnung. 
Statt Trends zu setzen, geht es dabei vielmehr um einen 
Einblick in die verschiedensten Ansätze, die den Reichtum 
des europäischen Theaters ausmachen. Das Festival ver­
sucht den Blick auf die Fülle von Spielformen, Stoffe und 
Arbeitsweisen zu weiten, mit denen im europäischen Theater 
immer wieder andere Wege beschritten werden. Gerade 
die junge Generation von Künstlern und Kollektiven sitzt 
gewissermaßen zwischen den Stühlen: Sie muss sich mit den 
Traditionen und Einflüssen auseinandersetzen, mit denen 
sie in den Ausbildungen und der Theaterpraxis ihrer Her­
kunftsländer konfrontiert wird. Gleichzeitig ist ausschlag­
gebend, wie bewusst sie sich mit Trends und Moden eines 
europäischen Kunstbetriebs beschäftigen. Das macht gerade 
die junge Regie zu einem spannend disparaten Beobach­
tungsfeld. Immer dann, wenn sich ihre künstlerischen und 
gesellschaftlichen Erfahrungen in ihren Arbeiten spiegeln 
und dazu führen, im Theater die unterschiedlichsten Spiel­
arten auszuloten. 

Barbara Engelhardt ist Künstlerische Leiterin des von der 
SBK geförderten Festivals Fast Forward – Europäisches 
Festival für junge Regie am Staatstheater Braunschweig, 
das sie 2010 auf Initiative von Generalintendant Joachim 
Klement gründete. Unter anderem ist sie seit 2004 Kurato-
rin des Nachwuchsfestivals Premières, das seit 2013 im 
jährlichen Wechsel in Strasbourg und Karlsruhe stattfindet.

Das Material, mit dem der Nachwuchs 
heute umzugehen lernt, kennt keine 
Grenzen mehr.
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Öffentliche Förderung als Makel?
Zur Zukunft der Off-Theater

von Dieter Krockauer

Das Ziel einer Theaterentwicklungsplanung könnte sein: Mehr 
Theater für mehr Publikum. Das Prinzip dabei muss sein, 
kulturelle Vielfalt zu gewährleisten, nämlich verschiedene 
Formen und auch verschiedene Strukturen von Theater. 
(Wolfgang Schneider, aus: Hildesheimer Thesen I, siehe 
Serviceseiten)

Um die Antwort auf die im Titel meines Textes gestellte 
Frage gleich vorwegzunehmen: Natürlich ist es kein Ma-
kel, für Projekte im sogenannten Off-Theater-Bereich 
Gelder aus der öffentlichen Hand in Anspruch zu neh-
men. Wie anders, wenn nicht mit Hilfe einer ebensol-
chen Förderung, könnte es möglich sein, künstlerische 
Produktion auf professionellem Niveau durchzuführen? 
Kein Theaterkünstler, dessen Anspruch über das Bereit-
stellen leichter Feierabendunterhaltung hinausgeht 
(und das sollte sein Anspruch sein), wird seine Arbeit je 
über Eintrittsgelder finanzieren können. 

Kunst ist in den seltensten Fällen massenkompatibel. Und 
mit der Förderung durch die Privatwirtschaft ist es wie mit 
dem oft bemühten Thema der Wahlfamilien, denen das 
Ephemere, das Flüchtige eingeschrieben ist. Selten kommt 
es zu stabilen, wirklich belastbaren Beziehungen. Gibt es 
Probleme, oder wird Kritik geäußert, sind die guten Freunde 
auch schon mal verschwunden. Off-Theatermacher müssen 
aber auch scheitern dürfen, nehmen sie ihren Auftrag ernst, 
nämlich das Risiko zu suchen und die eigene Arbeit als 
Spiegel gesellschaftlicher Realität stets aufs Neue zu befra­
gen, was die ästhetischen Mittel betrifft, die Kommunikation 
mit dem Publikum, die dramaturgischen Konzeptionen 
und räumlichen Verortungen ihrer Stücke und Performances. 
Wer Theaterförderung erhält, sollte nicht zwangsläufig auf 
dem „Markt“ erfolgreich sein müssen; Theaterförderung ist 
nicht gleich Wirtschaftsförderung. Der Entdecker-Geist, 
der vielen Produktionen im Off-Bereich innewohnt und 
von den Stadt- und Staatstheatern so gerne ge-insourced 
wird, ist nicht zu haben ohne den Mut und die Lust, unbe­
kanntes Terrain zu erproben oder womöglich unfertig zu 
bleiben statt vorschnelle Lösungen zu suchen. Dabei geht es 
heute auch mehr und mehr darum, die Herausforderungen 

im Einwanderungsland Deutschland sowohl thematisch als 
auch personell anzunehmen und den „Blick der Anderen“ 
auf das „Einheimische“ in die eigenen künstlerischen Pro­
duktionsprozesse einzubeziehen. 
	 Wenn überhaupt, dann liegt der wirtschaftliche Faktor 
der Off-Theater gerade hier, in der Erforschung und Ver­
mittlung der unterschiedlichen kulturellen Erzählperspek­
tiven und Wirklichkeits-Aneignungen. Soll heißen: Investi­
tionen in die kreative Auseinandersetzung mit einer diversen 
Gesellschaft sind immer Investitionen in die Zukunftsfähig­
keit dieser Gesellschaft. Nur auf der Ebene des literarischen 
Bildungstheaters, mit festem, überwiegend deutschem 
Ensemble und Repertoire-Spielplan, ist unsere komplexe, 
interdisziplinäre und multiethnische Gegenwart schon lange 
nicht mehr abzubilden. Will Theater als Kunstform seinen 
Platz beanspruchen, muss es ein zeitgenössisches Theater 
sein, das sich eindeutig in der Wirklichkeit der Menschen 
und der Welt, die diese bewohnen, verankert. Gerade die 
Freien Theater können durch ihre flexiblen Produktions­
strukturen und flachen Hierarchien sowie ihre Offenheit und 
Kooperationsbereitschaft oftmals schnell und direkt auf 
aktuelle Themen und Befindlichkeiten in der Bevölkerung 
reagieren und diese in künstlerischen Prozessen ausloten 
und umsetzen – Qualitäten, die unbedingt gefördert und 
somit geschützt werden müssen.

Förderungen mühsam erkämpft
Den Zugang zu den staatlichen und städtischen Fördersys­
temen haben sich die Theaterkollektive und Künstlergrup­
pen der (west-)deutschen Off-Theaterszene seit den Siebzi­
gerjahren mühsam Schritt für Schritt erkämpft. Seit dieser 
Zeit kamen und kommen die innovativen Impulse für eine 
– damals dringend anstehende – Modernisierung der The­
aterkunst in Deutschland maßgeblich aus dem Off-Theater. 
Doch obwohl in all den Jahren ein gewissermaßen eigen­
ständiges System freier Produktionsweisen entstanden ist, 
führt das Off-Theater im Vergleich zur Parallelwelt der 
deutschen Stadt- und Staatstheater noch immer weitgehend 
ein Nischendasein. 
	 Ist von öffentlicher Förderung im Off-Theaterbereich 
die Rede, ist damit in der Regel eine projektbezogene Förde­
rung gemeint, die ein Arbeiten auf Grundsicherungsniveau 
zwischen ein bis drei Monaten ermöglicht. Will man dabei 
(wie im Fall von unitedOFFproductions) mit einem Ensemble 
von vier bis sechs Darstellern auf der Bühne arbeiten, muss 
die Anzahl der weiteren Mitarbeiter oftmals den zu Produk­

tionsbeginn dann tatsächlich zur Verfügung stehenden 
Mitteln angepasst werden. Das bedeutet meist, dass ein 
Teil der auszuführenden Arbeiten wie Bühnenbau, Aus­
stattung, Lichtdesign, technische Einrichtung etc. nicht als 
Fremdaufträge vergeben werden können, sondern in unbe­
zahlter Eigenleistung erbracht werden müssen. Außerdem 
ist durch die zeitliche Begrenzung von Projekten in den 
meisten Fällen keine langfristige Planung möglich. Wahr­
scheinlichkeiten hinsichtlich nachfolgender Förderungen sind 
nicht ableitbar. Der Druck, dem die Künstler und Theater­
schaffenden der Freien Szene dadurch unterliegen, ist 
immens, die Abhängigkeit von regional-wirtschaftlichen 
Faktoren ausschlaggebend. 

Längerfristige Fördermodelle gewünscht
Doch trotz dieser im Kern prekären Grundsituation, ent­
scheiden sich auch heute noch viele Kollegen dafür, „frei“, 
will sagen, in künstlerischer und organisatorischer Souverä­
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nität zu produzieren. Zu wünschen wäre hier der verstärkte 
Ausbau längerfristiger Fördermodelle (wie etwa die drei­
jährige Konzeptionsförderung des Landes Niedersachsen). 
Sie würden nicht nur den Spielstätten, sondern auch den 
Künstlergruppen und Einzelkünstlern eine gewisse Planungs­
sicherheit verschaffen. Andere Fördermaßnahmen könnten 
sie in Form von Investivmaßnahmen dringend bei Erhalt 
und Entwicklung ihrer überlebensnotwendigen Infra-Struk­
turen unterstützen. Nur mit einem klaren Bekenntnis der 
Förderer zu den freien Theaterkünstlern lässt sich verhindern, 
dass mehr und mehr Off-Theater in eine von Kreativwirt­
schaft und Freizeitindustrie gepriesene, meist unkritische 
Eventkultur abdriften und ihr künstlerisches Potential in 
rastlosem Vagabundieren von Produktionsort zu Produkti­
onsort erschöpfen.
	 Seit 1999 arbeite ich als Regisseur der Künstlergruppe 
unitedOFFproductions, die ich gemeinsam mit meiner 
Kollegin Mirca Preißler leite. Ich bin Gründungsmitglied 

Ohne klares Bekenntnis der Förderer 
werden Off-Theater in eine meist unkri­
tische Eventkultur abdriften.
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des LOT-Theaters Braunschweig, das aus der Arbeit des 
freien Theaterensembles La Otra Orilla hervorgegangen 
ist, dem ich in den Achtzigerjahren angehörte. Seit dieser 
Zeit bin ich mit meinen Kolleginnen und Kollegen aus den 
unterschiedlichen Kontexten unterwegs und beantrage 
finanzielle Unterstützung für unsere künstlerischen Ideen. 
Für alle Projekte schreiben wir umfangreiche Anträge und 
Konzeptionen, treffen Leute in maßgeblichen und weniger 
maßgeblichen Positionen, um sie zu interessieren, zu be­
geistern und – idealerweise – zu überzeugen von der inhalt­
lichen und/oder ästhetischen Relevanz unserer Vorhaben. 
Dieser permanente Selbstvermarktungsdruck fordert ein 
hohes Maß an souveräner Selbstbehauptung, die viel 
Energie bindet und nicht immer leicht herzustellen ist. Wer 
sich schon mal gezwungen sah, über Jahre regelmäßig zu 
Bewerbungsgesprächen zu gehen, weiß, wovon ich spreche.

Ermutigende Zivilgesellschaft gefragt
Ich bin ein Gruppenarbeiter. Jede neue Produktion ist der 
Beginn eines neuen, intensiven und zuweilen weitläufigen 
Diskussionsprozesses mit den Mitgliedern unserer Gruppe. 
Ich versuche eine Arbeitsatmosphäre der Wechselseitigkeit 
zu schaffen, die gemeinsame Lernprozesse ermöglicht und 
alle Beteiligten einlädt, sich auf Augenhöhe zu begegnen 
und einzubringen. Dabei geht es, trotz aller struktureller 
Ungesichertheit unserer Arbeit, immer auch um Verlässlich­
keit und Dauer, künstlerisch wie auch menschlich. Ich denke, 
je enger die (Spiel-)Räume heute werden, je ungeschützter 
und verletzlicher sich unsere Leben anfühlen, desto mehr 
sollten wir uns als Zivilgesellschaft in solidarischen Bünd­
nissen üben und uns gegenseitig ermutigen, neue Räume 
zu öffnen und transparente Modelle gemeinsamen Lebens 
und Arbeitens zu erproben. Es gibt einen Song von Peter 
Tosh, da heißt es: Live clean and let your works be seen – 
in diesem Sinne.

Dieter Krockauer ist Regisseur für Theater, Performance 
und Hörspiel und seit 1999 künstlerischer Leiter der freien, 
internationalen Produktionsgemeinschaft unitedOFFpro-
ductions. In den 1980-er Jahren war er Gründungsmitglied 
und Schauspieler der deutsch-peruanischen Künstlergruppe 
La Otra Orilla und Mitbegründer der späteren Spiel- und 
Produktionsstätte LOT-Theater in Braunschweig, wo er bis 
2006 als Hausregisseur tätig war. Seine Arbeiten wurden im 
In- und Ausland gezeigt und wiederholt mit Preisen ausge-
zeichnet.

zu werden? Und warum suchen sich immer mehr Theater­
macher für ihre künstlerischen Konzeptionen Experten? 
Worum also geht es?

Expertentheater, Recherchetheater, Bürgerbühnen
Wenn es neue Begriffe im Theater gibt, gibt es dann auch 
ein neues Theater? Natürlich geht es im Theater meistens 
um die Beschreibung von bzw. die Auseinandersetzung mit 
Wirklichkeit. Nie seit der Erfindung von Schauspielschulen 
und Schmieden anderer Theaterberufe haben Theatermacher 
die Fähigkeit des Theaters, die Wirklichkeit zu kennen, so 
sehr in Frage gestellt, dass sie den Bühnenort dem „Eigent­
lichen“ zur Verfügung stellen. Nie wurde der Einbruch des 
Wirklichen in das Theater so vehement und radikal gefordert, 
dass sich daraus neue Gattungen und Sparten entwickelten. 
Expertentheater, Recherchetheater, Bürgerbühnen sind 
Formen und Formate, die der Idee des „Dokumentarischen 
Theaters“, das seit dem Nachkriegswirken von Peter Weiss, 
Rolf Hochhuth, aber auch Bertolt Brecht ein Begriff ist, nicht 
nur Neues hinzufügen, sondern sie auch anders begreifen. 
Wirklichkeit wird nicht mehr als eine für alle Gesellschafts­
teile verbindliche Größe betrachtet – Diversität in der Welt 
fordert Diversität auf der Bühne. Dem echten, authentischen 
Dokument wird die Wahrnehmung und Kompetenz eines 
einzelnen Menschen, einer Bevölkerungs- oder Berufsgruppe 
hinzugefügt. Nicht der fiktiven Kraft des Theaters gilt das 
Misstrauen, sondern dem Wissen darum, dass das Theater 
und seine Strukturen Teil derjenigen Mehrheitsgesellschaft 
und ihrer Machtmechanismen ist, die es in einer komplexen 
und ungerechten Welt kritisch zu hinterfragen gilt. Konse­
quenterweise greifen Produktionen, die den Experten und/ 
oder die Recherche in den Vordergrund rücken, selbstver­
ständlich in die gesamte ästhetische Fülle des Theaters. 
Recherchetheater ist in seiner Darstellung nicht mehr auf 
puristische, wirklichkeitsnahe Realitätsnachahmungen be­
schränkt, sofern sie sich mit der Performanz der Expertise, 
mit der Narration dessen, der auf der Bühne agiert, verträgt. 
Und selbstverständlich lenkt der Begriff der „Recherche“ 
den Fokus auf den Arbeitsprozess und den Wirklichkeitsort, 
an dem diese stattgefunden hat, der des „Experten“ auf 
denjenigen, der spricht, der spielt, und (!) auf seinen Erfah­
rungshintergrund. 
	 Eine Vielzahl von Theaterkollektiven und Solokünstlern 
haben daraus ihre – höchst unterschiedlichen – künstleri­
schen Zugriffe, ihr Markenzeichen entwickelt. Rimini Proto­
koll, She She Pop, Milo Rau, aber auch Volker Lösch mit 

Alles Laien!
Von Experten, Spezialisten und anderen Akteuren 
im zeitgenössischen Theater

von Ulrike Hatzer

Das Theater mit nicht-professionellen Darstellern ist 
keine Erfindung unserer Zeit. Wie auch immer sich das 
Theater in den verschiedenen Kulturen entwickelt hat, 
seine Herkunft aus Ritualen, Marktplätzen und Kneipen 
ist verbrieft, Akademien und institutionalisierte Thea-
terhäuser kommen als Professionalisierungssorte erst 
sehr viel später dazu. Die Profession definiert sich hier 
allerdings über die Technik und Methodik des Schau-
spielens, des Inszenierens, der Bühnengestaltung.

Das Theater mit nicht-professionellen Schauspielern ist 
vielfältig, hält sich meistens in inhaltlichen, ästhetischen 
und auch strukturellen Grauzonen auf und entzieht sich 
eigentlich der Kategorisierung. Ich probiere es dennoch, 
denn über nichts spricht es sich so schlecht, wie über das, 
wofür es keine Worte gibt. Insofern geht es nicht um die 
Kategorisierung als solche, sondern darum, per begrifflicher 
Abgrenzung eine diskursive Annäherung an die zeitgenös­
sischen Entwicklungen des Theaters zu finden. 
	 So verorte ich das Expertentheater weder im Dunst­
kreis theaterpädagogischen Schaffens und der Vermittlung 
ästhetischer Bildung noch im Amateur- bzw. Laientheater, 
das als gute Möglichkeit des Zeitvertreibs in allen möglichen 
Zusammenhängen auftaucht und wesentlich kein verbind­
liches Ziel verfolgt, als das, was die handelnden Personen 
damit verbinden.
	 Das Expertentheater, wie ich es verstehe, ist ein pro­
fessionelles Theater, das seinen Professionalitätsanspruch 
aus der Expertise und den ausdrücklichen Kompetenzen 
seiner Akteure ableitet. Warum sollte der „Woyzeck“ mit 
einer Multijobberin besetzt weniger professionell sein als 
mit einem Schauspieler? 
	 Warum betont das Theater Hora/Schweiz, das zuletzt 
mit dem Choreographen Jerome Bel große Erfolge feierte, 
die Professionalität ihrer geistig behinderten Ensemblemit­
glieder, anstatt auf Begriffe auszuweichen, wie sie in ähn­
liche Diskursen benutzt werden, etwa dem des Spezialisten 
oder speziell Begabten? Warum ist es für das herkömmliche 
Schauspieltheater wichtig, als einziges professionell genannt 

Warum sollte der „Woyzeck“ mit einer 
Multijobberin besetzt weniger professionell 
sein als mit einem Schauspieler?
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seinen vielgestaltigen Bürgerchören sind Vertreter der nam­
haften, aber längst nicht der gesamten Szene, die sich um 
die Professionalisierung des Unprofessionellen verdient 
gemacht haben. Vornehmlich aus den Gießener und Hildes­
heimer Theaterschulen drängt künstlerischer Nachwuchs 
auf den Markt, dem es selbstverständlich ist, ästhetisches 
Handeln nicht zuallererst und ausschließlich dort zu suchen, 
wo dafür ausgebildet wird. Am Thomas-Bernhardt-Institut 
der Universität Mozarteum in Salzburg, einem Ort, an dem 
auch Schauspieler ausgebildet werden, sind Recherche- 
und Expertenprojekte mittlerweile expliziter Bestandteil der 
Regieausbildung.

Die Arbeit am Expertentheater ist Theaterarbeit
Die Arbeit von Regisseuren, Künstlerkollektiven und anderen 
Theatermachern mit Experten ist in einem Punkt völlig 
anders als mit Schauspielern: Der Experte kennt sich besser 
aus. Erklärt das Produktionsteam den Schauspielern zu 
Beginn der Proben oft die jeweilige Themenwelt, oder 
wenigstens ihre Sichtwiese darauf, drehen sich die Verhält­
nisse nun um. Die Regie ist darauf zurückgeworfen, den 
Experten zuzuhören und hinzuschauen, wie sie ihre Expertise 
vertreten. Die Performanz des sprechenden und handelnden 
Menschen, im dem Augenblick, da er aus der Fülle seiner 
Kompetenz schöpft, wird zum ästhetischen und inhaltlichen 

Ausgangspunkt. Zuhören, hinschauen, dazulernen: alles 
Vorgänge, die insgesamt im Theater nicht schaden; nur 
müssen sie eben radikaler sein. Und sie sind mit einem 
Risiko behaftet, das in der konzeptionellen Ausrichtung 
des Expertentheaters begründet liegt.
	 Vereinfacht und sehr verkürzt lässt sich diese Aus­
richtung auf drei Ebenen verorten: Eine Stimme verleihen, 
das heißt die Bühne an Personen geben, die, aus unter­
schiedlichen Gründen, kein Forum haben. My own private 
Odyssee aus dem Jahr 2010, wo Flüchtlinge auf der Bühne 
standen, ist ein Beispiel. Eine zweite Ebene möchte ich mit 
„Massen auf die Bühne bringen“ beschreiben. Dort geht 
es darum, einen Vertretungsanspruch für Gesellschaft an 
sich oder eine spezielle Gruppe zu beanspruchen, wie bei 
dem erfolgreichen Format 100 Prozent von Rimini Protokoll. 
Ein dritter Strang des Expertentheaters findet gar nicht 
mehr in theatralen Räumen statt, sondern geht den Weg 
umgekehrt und theatralisiert (öffentliche) Räume, stößt 
zum Beispiel mit Nutzern (Mietern, Bürobenutzern ...) von 
spezifischen Räume in das Feld, das traditionell die Städte­
planung und -aktivierung beackert hat, Stichwort: Probe-
handeln wie im VorOrtHaus in Dessau. Hier vollzieht sich 
ein Paradigmenwechsel vom „Als ob“ zum „Was wäre wenn“. 
Der reale Raum, wird zu einem Möglichkeitsraum insze­
niert, an dessen Ende die Hoffnung steht, dass sich Eini­
ges aus der Fiktionalisierung für eine zukünftige Realität 
ergibt.
	 Alle drei Spielarten des Expertentheaters setzen einen 
enormen Vertrauensvorschuss der Experten in die Theater­
macher und die darstellenden Künste insgesamt voraus. 
In allen drei Spielarten des Expertentheaters müssen die 
Theaterschaffenden mitsamt den dahinter stehenden 
Strukturen den Experten so viel inhaltlichen und kreativen 
Spielraum verschaffen wie möglich, ohne genau zu 
wissen, was sie sich davon erwarten dürfen. Wenn dann 
noch, wie weiterhin üblich, keinerlei oder nur dürftige Ver­
träge und Gagen dahinter stehen, werden aus den Pro­
duktionen fragile Unternehmen. Warum zum Beispiel soll 
jemand vom vielzitierten Rand der Gesellschaft dem 
Theater vertrauen, das durchaus im Verdacht steht, sich 
zu der Mitte zu zählen, die ihn an den Rand definiert? Wer 
garantiert den Experten, dass ihr Mut unter anderem auch 
über Persönliches zu berichten, belohnt wird? Warum als 
anerkannter Experte aus der Mitte der Gesellschaft – zum 
Beispiel der Arzt in der Dresdener Faustinterpretation „Da 
steh ich nun ich armer Tor“ – das Renommée auf unbe­

kanntem Terrain aufs Spiel setzen? Eine echte Antwort 
gibt es nicht. Meistens geht es um Atmosphären, um 
Teamstrukturen, um die Erkenntnis, dass das Theater 
Macht verleihen kann und Kommunikation ermöglicht. 
Der Grad ist schmal und formuliert sich meistens als 
„Deal“: Du gibst deine Kompetenz und ich sorge für die 
Wirksamkeit von Theater. Gerät das Gefüge, an irgendeiner 
Stelle in die Krise, gibt es nur zwei Möglichkeiten: Chance 
oder Scheitern. Das wiederum klingt für alle Theaterschaf­
fenden sehr vertraut. Die Backups Umbesetzung, bindende 
Verträge, Karriereaussichten im Theater fehlen freilich und 
machen das Spiel heißer, garantieren aber auch, dass es 
inhaltlich bleibt.

Wenn Kunst, vom Wollen kommen würde ...
Ob gefeiert oder nicht, ist insofern zweitrangig, gewollt hat 
so eine Produktion immer was. Genau, klingt nach Valentin: 
„Wenn Kunst von Wollen kommen würde, würde sie Wunst 
heißen“. Wie er das wohl gemeint hat? Eine Theater der 
Wünste! Warum nicht?
	 Der Kunst nimmt das nichts. Im Gegenteil glaube 
ich sogar, dass sich die beiden brauchen, sich gut tun. 
Den Blick für die Wirklichkeit zu schärfen, an Partizipation 
und Demokratisierungsprozessen in der Kultur und ihren 
Institutionen zu arbeiten, für Kommunikation einer Gesell­
schaft mit ihren unüberschaubar gewordenen Teilen zu 
sorgen, die Kunst mit Wunst zu füttern und vice versa, ist 
eine Aufgabe, die sich offenbar immer wieder stellt und 
offenbar nicht von einem Theaterverständnis allein erledigt 
werden kann.
	 Sollte es die Angst des sogenannten professionellen 
Betriebs vor dem Einbruch der Wirklichkeit mittels Experten 
wirklich geben, dann ist das aufregend und hoffentlich 
anregend, letztlich aber unbegründet. Beide Spielarten 
setzen Maßstäbe, unterschiedliche, und feuern dazu an, 
diese nicht zu unterschreiten. Es ist eine Meisterschaft um 
Relevanz, die dem Theater nur gut tun kann.

Ulrike Hatzer, Schreinerin, Regisseurin und Theaterpädago-
gin, ist seit 2007 Jurymitglied des Theatertreffens der Ju-
gend in Berlin. Seit 2010 arbeitet sie regelmäßig am 
Staatstheater Braunschweig, Stücke unter ihrer Regie sind 
in dieser Spielzeit dort unter anderem Füße im Himmel 
und „This is for everyone“.

Was Karl Valentin wohl gemeint hat? 
Eine Theater der Wünste!
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Theater in Wolfenbüttel
von Sandra Donner

Im Frühjahr 2013 öffnete das Wolfenbütteler Lessing-
theater nach drei Jahren Sanierung und Erweiterung 
wieder seine Pforten. Mit der Wiedereröffnung des er-
neuerten Lessingtheaters knüpfte Wolfenbüttel an sei-
ne über vierhundertjährige Theatertradition an. Denn 
ab 1592 beschäftigte Herzog Heinrich Julius hier das 
erste stehende Theaterensemble in Deutschland.

Am Anfang der Wolfenbütteler Theatergeschichte stehen die 
Aufführungen der englischen Komödianten am Hof Herzog 
Heinrich Julius’ am Ende des 16. Jahrhunderts, über frühere 
Aufführungen sind bisher keine Quellen bekannt. Gespielt 
wurde im Schloss, in der Stadt und an verschiedenen Orten 
außerhalb Wolfenbüttels wie der Universität Helmstedt 
oder dem Catharineum in Braunschweig. Tragödien und 
Komödien standen auf dem Spielplan, Aufführungen im 
Rahmen von höfischen Festen unter Beteiligung der Hof­
gesellschaft und prunkvoll ausgestattete Aufzüge und 
Maskeraden. Zwischen 1592 und 1903 fand die Mehrzahl 
der Aufführungen in den verschiedenen herzoglichen Hof­
theatern statt, im Schloss, im Opernhaus, im Komödienhaus 
und im Schlosstheater. Erst seit Beginn des 20. Jahrhun­
derts existiert in Wolfenbüttel ein Stadttheater, das am 
25. September 1909 mit Lessings Nathan der Weise feierlich 
eingeweiht wurde. Zu Ehren Lessings wurde das Wolfen­
bütteler Stadttheater 1929 in Lessingtheater umbenannt.
	 Als Herzog Heinrich Julius zu Braunschweig und Lüne­
burg (1564–1613) im Juni 1592 eine Gruppe von wandern­
den englischen Schauspielern an seinen Hof nach Wolfen­
büttel berief, gründete er damit das erste stehende 
Theaterensemble in Deutschland. Für seine Schauspieler, 
die nur englische Stücke im Programm hatten, schrieb der 
theaterbegeisterte Herzog Komödien und Tragödien in 
deutscher Sprache, die unter dem Psyeudonym Hibeldeha 
(Henricus Julius Brunsvicensis et Luneburgensis dux, episco­
pus Halberstadensis) veröffentlicht und in Wolfenbüttel 
gedruckt wurden. 

Derber Humor mit akrobatischen Einlagen
Burlesk waren die Theaterstücke dieser Ära, oft von derbem 
Humor mit akrobatischen und musikalischen Einlagen. Im 
Mittelpunkt fast aller Stücke des Herzogs steht die Figur 

des Possenreißers Johan Bouset, die vom englischen 
Schauspieler Thomas Sackville verkörpert wurde, der 
später als Hofbediensteter endgültig in den Dienst des 
Herzogs trat.
	 Gastspielreisen führten die Truppe in den folgen­
den Jahren von Wolfenbüttel nach Augsburg, Straß­
burg, Frankfurt, München und Prag. Da meist in den 
Straßen der Städte gespielt wurde, verwandten die 
Schauspieler eine einfache Kastenbühne mit schlichtem 
Bretterboden und wenigen Ausstattungsstücken. Bühnen­
bilder wie später in den Barocktheatern gab es noch nicht. 
Sämtliche Rollen wurden von männlichen Darstellern 
verkörpert. 
	 Leider sind die Wolfenbütteler Spielstätten dieser 
Zeit nicht überliefert. Im Schloss diente vermutlich der 
Rittersaal, der heutige Theatersaal, als Spielstätte. Hier 
wurde die schlichte Bühne für die geplante Aufführung 
aufgestellt, eine feste Bühneninstallation existierte noch 
nicht. 
	 Das erste freistehende Theatergebäude Wolfenbüt­
tels entstand um 1688 mit der Einweihung des fürstlichen 
Opernhauses im Schlossbereich. Von nun an trat das 
Sprechtheater in den Schatten des Musiktheaters, die 
Oper feierte im späten 17. und 18. Jahrhundert Triumphe 
und erfreute sich auch am Wolfenbütteler Hof größter Be­
liebtheit. 

Eine Loge für Bürgermeister und Ratsherren
Das Wolfenbütteler Opernhaus, das nach nur einjähriger 
Bauzeit mit Antonio Gianettinis Oper Medea in Athene 
eingeweiht wurde, war kein prunkvoller Bau. Das Theater 
war in Fachwerk ausgeführt und glich mit seinem Äußeren 
eher einer großen Scheune. Im Inneren allerdings entfalte­
te sich ein prächtiger Zuschauerraum, der über vier Ränge 
und 63 Logen verfügte, die rund 450 Personen Platz bo­
ten. Für den Herzog samt seiner Familie war die Mittel-Lo­
ge bestimmt, der Hofstaat nutze die Ranglogen. Eine Loge 
konnte vom Bürgermeister und den Ratsherren genutzt 
werden. Der Zuschauerraum im Parkett und Parterre war 
nicht bestuhlt. 
	 Das Wolfenbütteler Opernhaus, das auf Betreiben 
des kunstsinnigen und passionierten Opernliebhabers 
Herzog Anton Ulrich zu Braunschweig und Lüneburg 
(1633–1715) errichtet wurde, verfügte über modernste 
Bühnentechnik des 17. Jahrhunderts. 
	 Die Bühnenbilder entstanden zwischen 1688 und 
1695 nach Entwürfen von Johann Oswald Harms. Die 
Bühne hatte mehrere hintereinander gestaffelte Kulissen, 
die unter dem Bühnenboden auf sogenannten Kulissen­
wagen standen. Ein ausgeklügeltes System von Seilen, die 
an einer in der Mitte der Unterbühne gelagerten hölzernen 
Welle angebracht waren, erlaubten ein Hin- und Herziehen 
der Kulissen. So war ein Wechsel des Bühnenbildes bei 

geöffneter Bühne möglich. Ein Prospekt, der aus dem 
Schnürboden herabgelassen wurde, schloss den imaginären 
Bühnenraum ab. Die Vorderbühne wurde von verspiegelten 
Kerzenhaltern, die entlang der Rampe aufgereiht waren, 
und durch drehbare übereinander angebrachte Leuchter, 
die verdeckt hinter den Kulissen standen, beleuchtet.
	 Bespielt wurde das Opernhaus von Musikern der Hof­
kapelle, die fest am Hof engagiert waren. Die schon im 
16. Jahrhundert gegründete Hofkapelle war weit über die 
Grenzen des Herzogtums bekannt und gerühmt, sie ist der 
Ursprung des heutigen Staatsorchesters Braunschweig. 
	 Die Sängerinnen und Sänger hingegen wurden für 
die einzelnen Opernproduktionen immer wieder neu enga­
giert. Es handelte sich zunächst hauptsächlich um Kastraten, 
die vorzugsweise aus Venedig kamen. Später wurde ein festes 
Ensemble aufgebaut, das die Opernhäuser in Wolfenbüttel 
und Braunschweig und Salzdahlum bespielte. 

Im Lustschloss ein Liebhabertheater
Das Wolfenbütteler Opernhaus hinter dem Schloss diente 
vornehmlich zur Unterhaltung des Herzoghofes. 1690 
wurde in Braunschweig auf dem Hagenmarkt ein größeres 
Opernhaus errichtet, das hauptsächlich zur Unterhaltung 
der meist bürgerlichen Besucher der zweimal jährlich 
stattfindenden Messe bestimmt war. Ein kleines Liebhaber­
theater Herzog Anton Ulrichs befand sich im weiträumigen 

Mit der Einweihung des Opernhauses 
trat das Sprechtheater in den Schatten 
des Musiktheters.

Für seine englischen Schauspieler schrieb 
der theaterbegeisterte Herzog unter 
Pseudonym Komödien und Tragödien 
in deutscher Sprache.

s.donner@versus-wf.de
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Gebäudekomplex des fürstlichen Lustschlosses in Salzdah­
lum. Außerdem entstand dort 1709/10 im Schlosspark 
ein Gartentheater.
	 Nach dem Abriss des Wolfenbütteler Opernhauses 
im Jahr 1748 wurde ein Nebengebäude des Schlosses zu 
einer neuen Spielstätte umgebaut, dem Komödienhaus. 
Hier traten zu bis deren erneutem Abriss 1799 vor allem 
Wandertruppen auf. Im Wolfenbütteler Theater war es 
nach Verlegung der Residenz nach Braunschweig stiller 
geworden, nur noch selten fand höfisches Theater statt, 
das Musiktheater trat deutlich in den Hintergrund. Vor­
wiegend waren es nun Schauspielaufführungen, Lessing, 
Schiller, Shakespeare standen auf den Spielplänen und 
lockten zunehmend ein bürgerliches Publikum. 
	 Nach dem Abbruch des Theaters am Ende des 18. 
Jahrhunderts wurden die Aufführungen in Wolfenbütteler 
Gasthäusern wie „Zum Goldenen Löwen“ gezeigt. Dem ab 
1831 regierenden Herzog Wilhelm zu Braunschweig und 
Lüneburg (1806–1884) verdankt Wolfenbüttel den Bau 
eines neuen Theaters im Schloss, das bis zu seiner Schlie­
ßung im Jahr 1903 vom Braunschweiger Hoftheater be­
spielt wurde. 
	 Mit dem Einbau eines neuen Theaters anstelle des 
großen Festsaales, des sogenannten Redoutensaales, im 
Südflügel des Schlosses entstand zwischen 1834 und 1835 
eine neue Spielstätte in Wolfenbüttel. Im Auftrag des Braun­
schweiger Herzogs Wilhelm entwarf der Hofbaumeister 
Karl Theodor Ottmer einen Zuschauerraum im gothischen 
Style, der aus Holz und Pappmaché bestand. 
	 Die Bühne im Schlosstheater war ähnlich wie im 
Barock, auch hier gab es verschiebbare Kulissen, die Gassen 
bildeten. Der Zuschauerraum konnte abgedunkelt werden. 
	 1835 wurde das Theater, das auch von den Wolfen­
bütteler Bürgern nach 30 theaterlosen Jahren mehr als er­
sehnt wurde, mit Lessings Emilia Galotti eingeweiht. Der 
Brandschutz beendete die Geschichte der Wolfenbütteler 
Schlosstheater, 1903 erfolgte mit Ibsens Die Stützen der 
Gesellschaft die letzte Vorstellung auf der Schlossbühne. 
1904 gab man die offizielle Schließung bekannt. Nach 1918 
wurde der Raum weitgehend in Schulklassen umgebaut.
	 Schon wenige Monate nach der Schließung des Hof­
theaters im Schloss fiel die Entscheidung, ein neues Theater 
am Stadtgraben zu bauen, das 1909 eröffnet wurde.

Dr. Sandra Donner ist seit Januar 2015 Leiterin des Muse-
ums Schloss Wolfenbüttel.

Zur Freiheit verurteilt.
Theater als politisches Instrument in ausdifferenzierten 
Gesellschaften 

von Achim Müller

Seit theoretisch über Theater nachgedacht wird, wird 
auch über die politische Wirkung von Theater nach
gedacht: Wie wirken die künstlerische Praxis und die 
Institution Theater auf das Verhalten von Menschen 
und auf Gesellschaft als Ganzes?

In den letzten Jahren scheint die Debatte noch einmal an 
Intensität gewonnen zu haben. Ursache dürften zwei paral­
lel stattfindende und sich gegenseitig verstärkende Ent­
wicklungen sein: Im Zuge von Globalisierung und Digitali­
sierung sind Kapital, Menschen und Informationen deutlich 
mobiler geworden. Diese Mobilisierung hat auch in den 
entwickelten Staaten Europas tief greifende Veränderungen 
bewirkt. Sicher geglaubter Wohlstand oder Entwicklungs­
möglichkeiten werden in Frage gestellt, Unzufriedenheit 
und Spannungen nehmen zu.  
	 Gleichzeitig hat im Theater als Institution und den 
an ihrem Betrieb beteiligten Bereichen eine Professionali­
sierung stattgefunden. Sie beinhaltet unter anderem ziel­
orientierte und objektivierte Planungs- und Kontrollmecha­
nismen: Zu fördernde Projekte werden über transparentere 
Vergabekriterien ausgewählt, Institutionen werden über 
Zielvereinbarungen geführt. In beiden Fällen sind die 
Steuerungsinstrumente mit der Verpflichtung verbunden, 
Projekte und Institutionen auf das Erreichen von Vorgaben 
hin zu evaluieren. 
	 Somit ist einerseits der Handlungsbedarf angesichts 
gesellschaftlicher Spannungen und Konflikte größer ge­
worden, andererseits kann Theater sowohl als Institution 
als auch als künstlerische Praxis präziser im Sinne von poli­
tischen Zielvorgaben gesteuert werden.
	 Symptome dieser gesteigerten Relevanz politischen 
Handelns finden sich sowohl in Diskursen als auch im 
Handeln. Eine zentrale übergreifende Organisation wie die 
Dramaturgische Gesellschaft widmete ihre jüngste Jahres­
tagung dem politischen Handeln. Politische Entscheidungs­
träger und fördernde Organisationen nehmen Ziele bezüg­
lich des nachhaltigen Erreichens und Einbindens von als 
relevant angesehenen Zielgruppen in ihre Förder- und Evalu­

Das Wolfenbütteler Opernhaus verfügte 
über modernste Bühnentechnik des 17. 
Jahrhunderts.

achimm@zedat.fu-berlin.de
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ationskriterien auf. Auch die seit einiger Zeit geführte 
Stadttheaterdebatte ist nicht zuletzt eine Debatte darüber, 
ob Theater als aktiv gestaltender Akteur eine politische 
Rolle in der Stadtgesellschaft einnehmen soll.
	 Nicht nur im deutschsprachigen Raum, aber gerade 
hier werden diese Bestrebungen auch kritisiert. Den 
Förderern und Trägern wird vorgeworfen, Theater durch 
entsprechende Zielvorgaben und Förderentscheidungen 
zur Erreichung politischer Ziele zu „instrumentalisieren“, 
sie also zur Erreichung von Zielen zu benutzen, die nicht 
den eigentlichen Zielen des Theaters bzw. der Theater ent­
sprechen. Kritisiert werden aber auch Theater oder künstle­
rische Aktivitäten, die ohne Einfluss von „außen“ versuchen, 
außerhalb des künstlerischen Feldes Wirkung zu hinterlassen. 
Meist wird dabei moniert, dass ästhetisch weniger wert­
volle Kunst in Kauf genommen wird, um politische, also 
kunstfremde Ziele zu verfolgen.
	 Aus den aufgezeigten Positionen wird klar, dass die 
Auseinandersetzungen über Theater als politisches Instru­
ment immer auch Auseinandersetzungen über die Freiheit 
des Theaters oder der Künste sind. Eine grundsätzliche 
Position in diesem Diskurs ist die Behauptung der Freiheit 
der theatralen Praxis von utilitaristischen Zielsetzungen 
jeder Art. Dies ist der gemeinsame Nenner sowohl der Ver­
teidigung „reiner“ Kunst gegen politisch motiviertes Theater 
als auch der Kritik an der Anpassung künstlerischer Praxis 
an ästhetische und inhaltliche Präferenzen des Publikums. 
Von einem anderen Freiheitsverständnis sind die Positionen 
geprägt, die politisches Theater einfordern als Form der 
Freiheit zur selbstgewählten Gestaltung der künstlerischen 
Praxis, und zwar insbesondere unabhängig von oder im 
Widerspruch zu den Zielsetzungen von politischen Entschei­
dungsträgern und Vorgaben.

Zur empirischen Relevanz politischen Theaters
Bevor eine Position in diesem Spannungsfeld bezogen wird, 
soll ein Blick darauf geworfen werden, wie viel empirische 
Relevanz die Diskussion über Theater als politisches Instru­
ment hat: Wie stark wirken politisch intendierte Theater­
formen auf die Menschen, die sie verändern wollen? Dazu 
sollen vier Richtungen von Theaterpraxis in den Blick ge­
nommen werden, die sich im Rahmen der Bemühungen 
von Theatern um gesellschaftliche Relevanz und Wirksam­
keit herausgebildet haben. 
	 Die systematische Einbindung von Laien im Theater 
gehört zum festen Repertoire des zeitgenössischen Theaters. 

	 Als letzte Entwicklung soll auf die Bestrebungen hin­
gewiesen werden, Teile der Gesellschaft, bei denen man – 
wie zuletzt bei Menschen mit Migrationshintergrund – einen 
Ausschluss von Angeboten und Entwicklungsmöglichkeiten 
feststellt, in die Gesellschaft zu integrieren, indem Personen 
und Themen gezielt in Ensembles und Programme aufge­
nommen werden. Auf diese Weise kann bei Menschen, die 
bereit sind, sich im Theater mit politischen Inhalten ausein­
anderzusetzen, ein Bewusstsein für die Themen und Probleme 
der betroffenen  Gruppen erreicht werden. Innerhalb der 
angesprochenen Gruppen kann das Gefühl von Teilhabe und 

Zielten die „Experten des Alltags“ vor allem darauf, den 
Wirklichkeitsgehalt von Stücken zu erhöhen, beabsichtigen 
die verschiedenen Modelle von Bürgertheatern auch, über 
die systematische Einbindung von Laien über einen längeren 
Zeitraum auch deren soziales Netzwerk an die Häuser zu 
holen. Über die Vertrautheit mit den Handelnden und dem 
Gegenstand der Stücke soll eine Plattform für unvermittelte 
bürgerschaftliche Kommunikation und Reflexion geschaffen 
werden. Die Erfahrungen zeigen, dass bei nachhaltiger 
Umsetzung eine nennenswerte Anzahl von Menschen, die 
sonst nicht das Theater besucht hätten, zur Auseinander­
setzung mit den jeweils aufgegriffenen Themen bewegt 
werden können. Auf diese Weise ist es also durchaus 
möglich, Plattformen für die Auseinandersetzung mit ge­
sellschaftlichen Themen zu schaffen, die mit „klassischen“ 
Theaterproduktionen nicht erreicht werden kann. Allerdings 
werden die Produktionen dieser Bürgertheater in der Regel 
für die kleinen Bühnen produziert und erreichen damit eher 
ein kleineres Publikum als das klassische Theaterprogramm. 
	 Eine weitere inzwischen etablierte Form politischen 
Theaters lässt sich mit dem Schlagwort „Outreach“ über­
schreiben: Theater an Orten außerhalb der angestammten 
Bühnenräume. Mal im öffentlichen Raum, mal in anderen 
Nicht-Theater-Räumen realisiert, soll es Menschen in ihren 
Lebenswelten erreichen. Hier sollen Veränderungen bewirkt, 
Handlungsmöglichkeiten aufgezeigt, die Orte umgewidmet 
werden. Politisch werden diese Ansätze vor allem dann, 
wenn sie in sogenannten „sozialen Brennpunkten“ oder an 
medial beachteten Orten stattfinden. Es gibt Anzeichen 
dafür, dass sich dadurch zumindest die Wahrnehmung des 
Theaters bei den an diesen Orten erreichten Menschen und 
in den darüber berichtenden Medien verändern lässt. Aller­
dings sind diese Aktivitäten im Vergleich zur Anzahl der 
erreichten Menschen in der Regel sehr ressourcenintensiv 
und schon deswegen fast immer zeitlich und im Umfang 
begrenzt. Erst über Wiederholung in unterschiedlichen 
Formaten kann eine nachhaltige Auswirkung auf Stadtraum 
und -gesellschaft erreicht werden.
	 Das dritte Tätigkeitsfeld, das von vielen Theatern 
deutlich ausgeweitet wurde, ist die Arbeit mit jungem 
Publikum, häufig im Rahmen von Partnerschaften mit 
Schulen. Zahlen belegen, dass Theater durch dauerhaft und 
in ausreichendem Umfang umgesetzte Arbeit zumindest 
eine große Anzahl von Menschen mit Theater in Berührung 
bringen können. Um über die Vertrautheit mit Theater hin­
aus eine Veränderung im Alltag der jungen Menschen zu 

bewirken, bedarf es auch hier erheblichen Aufwandes. 
Notwendig sind längere Projekte mit Freiräumen außerhalb 
des schulischen und familiären Alltags. Möglichst sollte 
Material aus dem Leben der Beteiligten eingebaut werden 
und der Beitrag in den Vorstellungen erkennbar bleiben. 
So kann Wirksamkeit gelernt sowie Identifikation und Aus­
einandersetzung erzielt werden – bei dem Kreis der Betei­
ligten und häufig auch beim direkten Umfeld, also anderen 
Schülern und in den Familien. Angesichts des großen Auf­
wandes ist jedoch auch hier der Umfang der einzubindenden 
Personen begrenzt.

Eine grundsätzliche Position in diesem 
Diskurs ist die Behauptung der Freiheit 
der theatralen Praxis von utilitaristischen 
Zielsetzungen jeder Art.
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Selbstreflexion zumindest gefördert werden. Es zeigt sich aber, 
dass dies erneut nur Teile des Publikums interessiert – auch 
innerhalb der mit diesen Angeboten vor allem angesproche­
nen, als ausgeschlossen angesehenen Personengruppen.
	 Aus diesem kurzen und nicht auf Vollständigkeit der 
Formen angelegten Überblick werden folgende Gemeinsam­
keiten deutlich: Die beschriebenen Aktivitäten sind geeig­
net, Menschen anzusprechen, die mit klassischen Theater­
formen kaum erreicht werden könnten. Dies allein kann 
schon als politisches Ziel definiert werden. Um darüber 
hinaus Veränderungen bei den Menschen zu bewirken, 
bedarf es in der Regel eines großen Aufwandes, der dazu 
zwingt, die Aktivitäten zeitlich, in der Zahl der Teilnehmer 
und damit letztlich in seiner Reichweite zu begrenzen. 

Künstlerische Freiheit zu politischem Handeln 
in ausdifferenzierten Gesellschaften
So kann konstatiert werden, dass die in den letzten Jahren 
etablierten Handlungsmöglichkeiten Theater zumindest 
potenziell im die Lage versetzen, die Menschen und die 
Gesellschaft zu erreichen und sie auch zu verändern. Die 
Wirkung ist jedoch immer auf Teilöffentlichkeiten begrenzt, 
so dass bei einem weiterreichenden Anspruch wiederholtes 
und vielfältiges Handeln notwendig ist. 
	 Somit sind die Möglichkeiten, die Freiheit, als Theater 
politisch zu handeln, tatsächlich größer geworden. Ob diese 
Möglichkeit in Anspruch genommen werden sollte oder ob 
sich Theater politischer Ziele enthalten sollte, ist dagegen 
eine normative Entscheidung. 
	 Allerdings bedeutet der Befund, dass die verschiedenen 
Praktiken jeweils nur Teilöffentlichkeiten erreichen, auch, 
dass Theater, welches auf politische Relevanz, auf die 
Behandlung und Beeinflussung von Gesellschaft verzichtet, 
ebenfalls nur eine Teilöffentlichkeit erreicht: jene, die Kunst 
und Kultur genau diese zweckfreie Position in der Gesell­
schaft einräumt. Der Verzicht auf politisches Handeln wirkt 
als solches politisch. Solange Theater grundsätzlich als Kunst 
für alle verstanden wird, verurteilt der Befund der Ausdiffe­
renzierung von Teilöffentlichkeiten mit unterschiedlichen 
Interessen und Bedürfnissen dazu, frei zu handeln und die 
neu entwickelten Möglichkeiten auch so vielfältig und 
gestaltend wie möglich zu nutzen – ob auf Seiten von Pro­
jekten, Institutionen oder Fördernden.

Dipl. Vw. Achim Müller arbeitet am Institut für Kultur- und 
Medienmanagement der Freien Universität Berlin.

Theater in 30 Jahren: „Sollen wir 
mal wieder so ein Stück machen 
aus so einem gelben Heft?“ – „So 
ein Ding? Nein, das will doch 
kein Mensch mehr sehen.“

Ein Gespräch über Werktreue

Ende Januar 2016 kommen eine Autorin, ein Schauspieler 
und ein Regisseur in den Berliner Räumen des VIER-
VIERTELKULT-Redakteurs Ulrich Brömmling zusammen, 
der das Schwerpunktgespräch moderiert. Die drei Gäste 
sind dem Braunschweiger Publikum nicht unbekannt: 
Juliane Kann hat Szenisches Schreiben an der Universität 
der Künste und Regie an der Hochschule „Ernst Busch“ 
in Berlin studiert. Am Jungen Staatstheater kam ihr 
Stück Hotel Braunschweig zur Uraufführung. Ihre Tätig-
keit als Autorin führt Juliane Kann nicht fort, sie widmet 
sich inzwischen der Regiearbeit. Neben ihr sitzt Hans-
Werner Leupelt, seit der Spielzeit 2010/2011 Ensemble-
mitglied des Staatstheaters Braunschweig und als Schau-
spieler eingeladen. Schließlich Michel Talke, der nach 
dem Studium der Theaterwissenschaft unter anderem 
1992 bis 1996 als Regieassistent an der Volksbühne 
bei Frank Castorf war und seitdem als freischaffender 
Regisseur für Schauspiel und Oper arbeitet. Im Mittel-
punkt des Gesprächs: die Werktreue. 

VIERVIERTELKULT: Mit „Werktreue“ haben wir uns ein nur 
auf den ersten Blick einfaches Thema gesetzt. Welcher 
Veränderung bedarf es mindestens, damit das Publikum 
ein Stück nicht aus der Zeit gefallen empfindet, welcher 
Veränderung bedarf es maximal, damit der Charakter des 
Stückes überhaupt noch erkennbar bleibt?

HANS-WERNER LEUPELT: Werktreue, das ist ein politischer 
Begriff für mich, oft nur ein Steigbügel für eine reaktionäre 
Kunstbetrachtung, kein Begriff, der mich als Schauspieler 
oder Künstler interessiert. Ich gehe mit einem Text in ein 
Gebiet, in dem ich selber glaube und dem Zuschauer ver­
mitteln kann: Wir bewegen uns in einem Gebiet, in dem 
wir alle nichts wissen, in dem das Wissen und die Meinung 
nicht mehr vorhanden sind; also ein neuer Begriff von 
Meinungsfreiheit: Es gibt keine Meinung. Und durch dieses 
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Gebiet bewegen wir uns mit diesem Text und unseren dar­
stellerischen Möglichkeiten. Dann ist das für mich etwas, wo 
Kunst beginnt und wo Theater beginnt. Und dann macht 
man im Idealfall noch etwas sichtbar, was vorher vielleicht 
unsichtbar war. Man geht den Weg das erste Mal und sieht 
Dinge, die man vorher nicht gesehen hat. Das ist schwierig 
und zwar in jedem Ansatz, den man sich wählt. Auch wenn 
ich das totale Projekt habe ohne Textgrundlage, eine Tendenz 
im Theater, die man ja wahrnehmen muss. Wir brauchen 
teilweise kein Werk mehr, um Theater zu machen. 
	 In 25 Jahren ist dann vielleicht das Werk die Aus­
nahme, und die Frage der Texttreue ergibt sich gar nicht 
mehr. Wo steht denn geschrieben, dass es zweitausend 
Jahre so weitergehen muss, dass wir Geschichten erzählen 
müssen im Theater, die Leute vorher aufgeschrieben haben? 
Möglicherweise sagt man in 30 Jahren: „Na komm, sollen 
wir mal wieder so ein Stück machen aus so einem gelben 
Heft?“ – „So ein Ding? Nein, das will doch kein Mensch mehr 
sehen.“ Möglicherweise wird das so sein. Und möglicher­
weise wird das dann auch gut so sein. Der Umgang mit 
dem Text muss sich daran orientieren, wo man damit hin 
will oder wo man glaubt, dieses unbekannte Gebiet auf­
zutun. Und Texttreue ist der Wunsch, es soll so sein wie 
gestern, es soll so sein, wie es aufgeschrieben ist. Ich kenne 
es, ich habe es gelesen. Warum ist es nicht so, wie es auf­
geschrieben ist? Das kann ich auch verstehen. Das Bedürf­
nis, dass sich die Dinge nicht verändern und dass die Texte 
so bleiben, wie sie aufgeschrieben sind, kann ich verstehen. 
Das ist auch nichts Schlimmes, es ist nichts, worüber ich 
mich abwertend äußern würde, im Gegenteil. Weil das 
Bedürfnis so groß ist, ergibt sich in der Entfernung vom 
Text die Spannung, die wir im Theater brauchen. Wenn wir 
Werktreue versus Zeitgemäßheit setzen, ergibt das noch 
keinen Sinn. Es ist bestenfalls ein Dualismus. Ein Spiel mit 
Nähe und Entfernung zu diesen Begriffen oder zu dem, was 
der Inhalt dieser Begriffe sein könnte.

JULIANE KANN: Aber man kann doch die Dinge sowieso 
nur aus dem Jetzt begreifen.

LEUPELT: Absolut!

KANN: Ich begegne manchmal Leuten, die sagen: „Da 
hätte sich aber der Kleist im Grabe umgedreht.“ Woher 
willst du denn das wissen? Na, man hat in der Sekundär­
literatur gelesen, ja, er hat sich da von Goethe distanziert 

Die Möglichkeiten, die Freiheit, 
als Theater politisch zu handeln, 
sind größer geworden.

Hans-Werner Leupelt: In 25 Jahren ist 
vielleicht das Werk die Ausnahme, und 
die Frage der Texttreue ergibt sich gar 
nicht mehr.
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und wollte das Theater auflockern, bla bla bla. Aber ich 
lese das Stück doch nicht aus Kleists Augen achtzehnhun­
dertnochwas! 

LEUPELT: Ja genau, die Werktreue ist dann spätestens 
erledigt, wenn die Zeitgenossen tot sind, dann ist es kein 
Thema mehr. Für jedes Stück, das seine Zeitgenossen ver­
loren hat, ist Werktreue erledigt, gibt’s nicht mehr. Weil wir 
nicht mehr wissen, nur noch ahnen können, wie die Leute 
diesen Text gelesen, interpretiert und gespielt haben. Es sei 
denn, es gibt Aufzeichnungen, dann kann man es vielleicht 
nachempfinden. Aber dann fragt man sich auch, wenn man 
heute so eine Kortner-Inszenierung sieht: „Sag mal, seid ihr 
alle verrückt gewesen, also das ist ja unfassbar.“ Wo man 
wirklich mit heruntergeklapptem Kiefer denkt, was spielen 
die denn da? Das kann man schon nicht mehr nachemp­
finden. Aber das war in der Zeit sogar modern. Da gebe ich 
dir vollkommen Recht. Wenn Zeitgenossen da sind, wenn 
ich mich mit dem Autor noch unterhalten kann, dann ist 
Werktreue vielleicht etwas Spannendes. Warum hast du 
denn das so geschrieben? Warum schreibst du denn das in 
Versen? Dann sagt der, aus dem und dem Grund. Wenn 
die Auseinandersetzung mit dem Autor noch möglich ist, 
dann ist der Begriff der Werktreue für mich fassbar.

KANN: Wenn ich da kurz eine kleine Anekdote anhängen 
darf: Daniela Löffner ist ja in Braunschweig auch ein Be­
griff, deswegen nenne ich sie auch. Sie hat ein Stück von 
mir in Düsseldorf aufgeführt, Siebzehn, das war für meine 
Biografie das erste Stück. Während des Probenprozesses 
haben wir uns gar nicht getroffen, davor und eben danach. 
Und dann meinte sie, dass sie den Text durchaus auch immer 
wieder umgestellt hat und immer wieder geguckt hat, ge­
hören die Szenen nicht irgendwo anders hin, um dann 
letztlich festzustellen, nein, das ist schon alles so gut, wie 
es da ist. Aber ich fand das überhaupt nicht als Angriff, 
selbst wenn sie etwas umgestellt hätte, wäre dies gesche­
hen, weil sie sich neugierig auf den Text eingelassen hat. 
Also nur wenn der in der Ursprungsform bleibt, heißt das 
ja nicht, dass das treu ist. Das finde ich ist auch eine völlig 
falsche Auffassung von diesem Begriff. Man liest etwas 
heute, man liest es ja auch aus seiner Begrifflichkeit und 
man setzt sich da mit Leuten auseinander. Der Regisseur 
ist der erste Filter, der Regisseur, dann kommen die Schau­
spieler hinzu. Aber ich zum Beispiel als Autorin denke das 
tatsächlich schon auch mit. Ich schließe die nicht aus. Ich 

weiß, was Theater bedeutet, da kommt ein Regisseur und 
da kommen Schauspieler und ein Bühnenbildner und Kos­
tümbildner, und die arbeiten alle daran mit, dass am Ende 
etwas auf der Bühne steht. Und dann da irgendwie von 
Werktreue zu reden, finde ich völlig uninteressant. 

VIERVIERTELKULT: Es kommt darauf an, welche Art von 
Werktreue man dann meint. Wenn Sie selber sagen, es ist 
ja nicht unbedingt werktreu, wenn man Szenen umstellt, 
dann geht es ja schon los, dass Werktreue nicht unbedingt 
heißt ewig Gestriges.

LEUPELT: Was ist denn eine Definition für Werktreue, die 
mir bis jetzt nicht bekannt ist?

VIERVIERTELKULT: Unter Werktreue verstehe ich auch, das 
zu tun, von dem man denkt, dass es der Autor mit dem 
Stück wollte. Und wenn es ein Proteststück sein soll, dann 
kann es nicht so gemacht werden, wie es bei Reclam ge­
druckt ist. 

MICHAEL TALKE: Absolut! Also wenn es damals ein Pro­
teststück war, dann muss man definieren: Wogegen wendet 
sich der Autor damals? Und wo ist die Übersetzung dieses 
Protestes heute?

VIERVIERTELKULT: Das wäre trotzdem noch Werktreue.

LEUPELT: Das macht Theater sowieso. Es begegnen Men­
schen aus der Jetztzeit in diesem Fall einem alten Text. Das 
passiert automatisch, ob es den Begriff Werktreue gibt 
oder auch nicht. Ich versuche diesen alten Text, an dem 
ich ja aus irgendeinem Grund Blut geleckt habe, den ich 
aus irgendeinem Grund ausgewählt habe und auf die 
Bühne bringen will, so darzustellen, dass man ihn ernst 
nehmen und begreifen kann. Aber das ist für mich ein ganz 
normaler Arbeitsvorgang: Mensch aus der Jetztzeit begeg­
net einem alten Text, und was dann passiert in einer ernst­
haften Beschäftigung mit dem Text, führt dazu, dass man 
natürlich das Stück verstehen will: Was sind die eigentlichen 
Aussagen und was macht das Stück mit mir heute? Also 
warum bringe ich das überhaupt auf die Bühne? Daraus 
ergibt sich der erste Ansatz, mit diesen Texten umzugehen 
und diese Texte zu sprechen und dann merkt man, die gehen 
noch so, da muss man gar nichts umstellen. Es geht noch 
so, wie es aufgeschrieben ist.

Juliane Kann: Ich lese das Stück 
doch nicht aus Kleists Augen 
achtzehnhundertnochwas!
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TALKE: Es werden halt immer weniger Texte, der Literatur­
kanon schrumpft und da geht die Diskussion auf eine an­
dere Ebene. Derjenige, der den Werktreuebegriff in den 
Mund nimmt, muss auch zur Kenntnis nehmen, dass sich 
um ihn herum Zeit und Gesellschaft so verändern, dass 
ein Werk einfach an Wert verliert. Das ist schon das, was 
wir im Moment erleben. Es wird die Krisensymptomatik des 
bürgerlichen Theaters ausgespielt gegen die Theaterformen, 
die heute stattfinden. Anstatt zu sagen, es ist aber auch kein 
bürgerliches Zeitalter mehr, in dem wir leben, und das 
Theater ist ganz stark damit verbunden gewesen, mit seiner 
ganzen Haltung und seiner ganzen Ideologie. Das ist einfach 
der Ort gewesen, an dem die bürgerliche Gesellschaft zu sich 
gefunden hat. Und in dem Moment, wo man in einer sol­
chen nicht mehr lebt, ändern sich natürlich selbstverständ­
lich die Autoren und die Formen. Das ist aber kein Problem 

des Theaters, sondern es ist ein Problem einer Gesellschaft, 
die sich im Moment verändert, ohne dass sie weiß wohin. 
Also, da hängt viel mehr dran als der Werktreue-Begriff. Und 
eine Vielzahl der Autoren, die als Werte verkauft wurden, 
auch noch von mir vor 25, 30 Jahren an der Uni, nicht im 
Leben mehr würde ich auf die Idee kommen, die noch zu 
spielen zu wollen. Es ist wie im Musiktheater, es gibt nur 
noch eine Handvoll Opern, die als solche funktionieren und 
das gleiche passiert doch im Sprechtheater auch. Das sind 
doch nur noch ganz wenige Autoren, die tatsächlich so viel 
Allgemeingültigkeit beinhalten, dass sie weiterhin spielbar 
sind. Die Frage ist doch: Wer wirft da wem etwas vor? Man 
sollte diese ganzen Werktreuen einfach mal in Braunschweig 
am Mittwochabend vor Don Carlos setzen. Die müssten doch 
alle, wenn sie es werktreu sehen wollen, um 17 Uhr kommen 
und würden um 23 Uhr gehen. Kein Mensch, und da merkt 

man den Irrsinn der Debatte, würde sich das mehr antun 
und das gilt für Hamlet auch. Kein Mensch!
	 Gleichzeitig könnte man ihnen sagen – und da würden 
sie wieder protestieren: Du beim Hamlet hat damals gar 
keiner zugeguckt, die sind rein und raus aus ihren Logen, 
die durften saufen, die sind da im Parkett rumgestanden 
und habe sich unterhalten. Die Späße, die auf der Bühne 
gemacht wurden, waren, weil es als Volkstheater gedacht 
war, viel, viel derber. Wieder würden die Werktreueanhänger 
sagen, dass glaubst du doch im Leben nicht, so wollen wir 
unseren Shakespeare nicht sehen. Diese Diskussion ist ex­
trem schwierig zu führen, weil sie uns alle überfordert. Über­
all, wo über Theater geschrieben wird, seit ich es kenne, 
wird gestritten über Theater. Es ist nicht so, dass in den 
Zwanziger- oder Dreißigerjahren des letzten Jahrhunderts 
so ein Gentlemen Agreement existiert hätte, Theater ist 

toll. Das glaube ich nicht. Dieses Medium, weil es zeitgemäß 
ist, spaltet. Und trotzdem finde ich, dass wir in einer Über­
gangszeit leben, von einer bürgerlichen Gesellschaft in eine 
Gesellschaft, die immer noch von diesen Formen geprägt 
ist, aber letzten Endes gar nicht mehr über diese Werte 
oder Inhalte funktioniert. Das aber gar nicht genügend 
zur Kenntnis nimmt. Es gibt auch gar keine Orte, wo das 
ausreichend reflektiert wird. Einer dieser Orte könnte auf 
alle Fälle das Theater sein.

KANN: Ich finde auch gar nicht, Theater muss zwangsläufig 
zeitgemäß sein.

TALKE: Das ist auch wiederum richtig. Das Museale ist toll, 
unbedingt, das finde ich auch. Aber nur, wenn es sich zur 
Gegenwart ins Verhältnis setzt.

SCHWERPUNKTMichael Talke: Das Medium Theater, 
weil es zeitgemäß ist, spaltet.
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KANN: Du meinst das wahrscheinlich eben auch ein biss­
chen polemisch mit dem Don Carlos oder du mit Hamlet. 
Wer will das denn ungekürzt sehen?

TALKE: Ich würde es mir angucken.

KANN: Es ist ja leider so: Man sagt, das können wir unserem 
Publikum nicht zutrauen. Warum denn nicht? Dieses Stück, 
also wenn ich das so machen würde und denke, ich kann 
leider aus diesen 120 Seiten nichts streichen. Ich habe es 
gerade gelesen, ich finde es wirklich fabelhaft, da fällt es 
mir schwer, etwas zu streichen. Und dann kommt aber, nein 
das können wir nicht. 

LEUPELT: Hamlet, ungekürzt, ich weiß nur Bochum: 8,5 
Stunden. Das ist super, das finde ich super.

KANN: Oder ich finde auch, nicht immer muss die Auswahl 
des Textes damit zusammenhängen, was gerade heute 
politisch irgendwie abgleichbar ist. 

TALKE: Ich glaube, hinter dem Werktreuebegriff verbirgt 
sich in Wahrheit die unheimliche Sehnsucht nach Linearität 
und Psychologie und Figur im weitesten Sinne. Und Psycho­
logie ist ja auch schon ein weit auslegbares Wort. Der Werk­
treueanhänger wäre auch bei Elfriede Jelinek nicht glück­
lich. Er bezieht sich auf einen bestimmten Theaterbegriff.

KANN: Der wäre aber auch schon bei Schiller nicht glück­
lich, ganz ehrlich, bei Kleist auch nicht. Da gibt es keine 
lineare Figur.

TALKE: Also ich finde Kabale und Liebe, nach wie vor, das 
Vorbild aller well made plays. Ich verstehe schon, unsere 
zeitgenössischen Regieformen anschauend, woher dieser 
Begriff kommen kann. Ich kann das schon im weitesten 
Sinne einordnen. Und dann stelle ich mir immer vor, er ist 
verbunden mit Linearität, Realismus, Naturalismus. Aller­
dings finde ich bereits den Wohlklang der Worte des spre­
chenden Schauspielers schwierig als scheinbar neutrales 
Kriterium des werktreuen Theaters. Es gibt am Deutschen 
Theater so eine tolle CD mit historischen Aufnahmen von 
Albert Bassermann und Kollegen. Das ist wirklich großartig, 
es ist fantastisch, es ist unglaublich eigentlich. Aber man 
kriegt Schreikrämpfe, man lacht, wenn man sich vorstellt, 
so würde heute auf der Bühne gesprochen.

VIERVIERTELKULT: Es geht ja sogar ohne Text. Also Fritz 
Langs Nibelungen. Da lässt die Mimik den Zuschauer 8 
Stunden regungslos vor Ehrfurcht und vor der Leinwand 
erstarren. Und trotzdem ist es für uns heute natürlich 
lächerlich. 

TALKE: Aber es ist ein historisches Dokument. Und das ist 
mit dem Film so toll, du kannst halt die Nibelungen sofort 
als historisches Artefakt einordnen. Du gehst ins Kino und 
weißt: Das ist ein Film aus den Zwanzigerjahren. Und du 
gehst in ein Theaterstück, da ist es unmöglich zu sagen: 
Jetzt sind wir im 18. Jahrhundert, die vierte Wand ist unten 
und dahinter sind die Figuren nicht mehr von heute. Es ist 
nicht möglich, es geht einfach nicht. Und es ist noch nie 
möglich gewesen. Auch ein vergangener Autor hat nur für 
seine Gegenwart geschrieben. Der hat auch, selbst wenn 
er sein Stück in die Vergangenheit verlegt hat, Gründe dafür 
gehabt, meist war es die Zensur. Wenn im 19. Jahrhundert 
ein Stück im Mittelalter spielte, konnte man schon davon 
ausgehen, aha, es gab Probleme mit der Zensur und der 
Veröffentlichung des Textes. Sonst war das halt einfach 
Gegenwart. Und wir spielen mittlerweile historische Stücke, 
aber wir setzen uns, das hat Hans-Werner ja auch schon 
gesagt, zu dieser Entfernung ins Verhältnis. Wir setzen uns 
nicht zum 18. Jahrhundert ins Verhältnis, sondern zu dem, 
was da für uns heute vielleicht noch drin ist. Und da gibt 
es manchmal die schockierende Erkenntnis beim Proben: 
Gar nichts mehr, es ist gar nichts mehr für uns heute drin. 
Das klingt vielleicht verhältnismäßig arrogant. Aber das 
ist natürlich auch nicht angenehm festzustellen. Der Inhalt 
schrumpft immer mehr und ist nicht mehr nachvollziehbar. 
Und es ist ja auch nicht immer so. Es ist eine Entdeckungs­
reise. Aber es ist auch das Schöne, wenn man so einen lite­
rarischen Begriff anwendet. Ich setze mich zu etwas ins 
Verhältnis, was vergangen ist, aber mich trotzdem noch 
interessiert. Und aus dieser Spannung heraus entsteht ein 
Theater, das sich mit vergangener Literatur auseinander­
setzt. Bei neuen Texten muss ich diese Entdeckungsreise 
nicht machen. Mit denen rede ich gleich über die Gegenwart.

KANN: Bis vielleicht auf Elfriede Jelinek, die sich ja meistens 
über tagespolitische Sachen auch immer wieder mit Phäno­
menen oder Figuren auseinandersetzt, die eine Zeitge­
schichte hervorgebracht haben, die auch meinetwegen 500 
Jahre zurückliegen können. Jetzt, wenn wir noch mal bei 
Kleist sind oder Schiller, diese ganze Weimarer Gruppe, die 

haben ja im Prinzip, wenn Schiller eine Johanna geschrie­
ben hat, ist der ja auch ein Jahr in die Bibliothek gegangen 
und hat sich über diese historische Figur etwas angeschafft 
und hat dann im Abgleich mit seiner Lebenswirklichkeit 
ein Stück geschrieben. Das macht heutzutage keiner mehr 
außer Elfriede Jelinek. Heute sind die Autoren permanent 
damit beschäftigt, und das finde ich schon manchmal ein 
Problem, tagespolitisch oder so, eine Lebenswirklichkeit zu 
beschreiben. Dadurch fehlt das, was die Klassiker zu ei­
nem Klassiker macht. 

TALKE: Wir machen es uns immer einfacher und einfacher, 
aber das hat etwas zu tun damit, dass sich Gesellschaft 
verändert hat. Es ist einfach so gewesen, dass sich die 
bürgerliche Gesellschaft im Entstehen abgegrenzt hat von 
einem Adel, der – das sieht man an fast jedem Stück aus 
dem 18. Jahrhundert – in der Regel als amoralisch und 
überlebt geschildert wird. Und man grenzte sich mit einem 
Bildungsbegriff und zwar einen extremen Bildungsbegriff, 
über den man sich tatsächlich damals so definierte, wie 
heute übers Auto, Design oder den Architekten der eigenen 
Villa. Der Bildungsbegriff ist etwas gewesen, was man mit 
einem gewissen Stolz vor sich hergetragen hat und mit dem 
man ja auch andere ausgeschlossen hat. Es ist aber immer, 
und das muss sich die heutige Gesellschaft auch klarmachen, 
eine Elite gewesen, die diesen Begriff diskutiert hat. Was 
wir am Theater erleben, ist der Versuch, dieses Medium zu 
demokratisieren, anderen Publikumsschichten zu öffnen, 
diesen elitären Bildungsbegriff endlich mal sein zu lassen 
und trotzdem zu funktionieren. Und ich finde das auch gut. 
Dabei geht etwas verloren, das ist sicherlich richtig, aber 
es könnte auf der anderen Seite etwas gewonnen werden. 
Man kann das so ohne Weiteres gar nicht mehr miteinander 
vergleichen. Jede Zeit entwickelt ihre eigenen Ausdrucks­
formen. Unheimlich ist, und das ist das Einzige, was ich 
schwierig finde, dass diese Gesellschaft, in der wir jetzt im 
Moment leben, tatsächlich kein Bewusstsein mehr dafür hat, 
was sie aufs Spiel setzt. Das ist aber übrigens unabhängig 
von Theater, wenn bestimmte Bildungselemente keine Rolle 
mehr spielen. Ich finde es wahnsinnig, dass die Bildungs­
institutionen in dieser Gesellschaft in immer stärkere Ver­
teidigungshaltung geraten. Da finde ich im Moment das 
Theater in seinem Versuch, damit umzugehen, geradezu 
vorbildlich.

SCHWERPUNKTJuliane Kann: Heute sind die Autoren 
permanent damit beschäftigt, 
tagespolitisch eine Lebenswirklichkeit 
zu beschreiben.

Michael Talke: Unsere Gesellschaft 
hat das Bewusstsein dafür verloren, 
was sie aufs Spiel setzt.
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Texttreue, Werktreue, 
Regietheater, Regisseurtheater
Wie Joachim Fest, Gerhard Stadelmeier und 
Joachim Kaiser für die Werktreue kämpfen

zusammengestellt von Ulrich Brömmling

Als Daniel Kehlmann im Jahr 2009 deutliche Kritik an 
der mangelnden Werktreue im zeitgenössischen Regie-
theater äußerte, habe er „eine der interessantesten, wenn 
auch verlogensten Debatten in der Kultur überhaupt 
neu belebt“, schrieb Tobi Müller in der Welt. Doch ist 
Werktreue im Theater tatsächlich ein „Phantom“, wie es 
in der Überschrift zu Müllers Kommentar hieß? Um das 
Meinungsspektrum im VVK-Schwerpunkt Theater aus-
gewogen zu halten, sollen hier in Zitaten drei große 
Feuilletonisten und Werktreue-Ritter zu Wort kommen: 
Joachim Fest, 1973–1993 Mitherausgeber der Frank
furter Allgemeinen Zeitung, Joachim Kaiser, seit 1959 
leitender Redakteur im Feuilleton der Süddeutschen 
Zeitung, und Gerhard Stadelmaier, von 1989 bis 2015 
für Theater und Theaterkritik verantwortliche Redakteur 
im Feuilleton der FAZ. Die Bücher, aus denen die Zitate 
stammen, finden sich am Ende des Artikels.

Wie gut, dass wir keine Musikwissenschaftler sind, die 
meisten von uns sind es jedenfalls nicht. Sitzen wir im 
Konzert, machen wir uns über Werktreue wenig Gedanken. 
Pariser Fassung oder Dresdner Fassung der Tannhäuser-
Ouvertüre? Ist doch beides Wagner! Aber sind die Schumann-
Symphonien noch werkgetreu gespielt, wo sie doch meist 
in der Instrumentierung von Mendelssohn zu hören sind? 
Gerade weil sich im Musiktheater das Ausgangsstück viel 
stärker gegen Eingriffe wehren konnte, bietet es einen 
guten Einstieg für die Auseinandersetzung mit der Frage 
der Werktreue beim Sprechtheater. 
	 Eine Arie hat eine bestimmte Dauer. Weil sie beim 
Tempo in der Oper festgelegt sind, hätten viele Schauspiel- 
oder Wortregisseure Angst vor der Oper, würden aber gleich­
zeitig davon angezogen werden, stellt Joachim Kaiser 
fest, der sich als „entschieden altmodischer als viele andere 
Theaterkritiker und vor allem die Theatermacher“ bezeichnet. 
Kaiser konstatiert eine gewisse Sehnsucht nach bestimmten 
Festlegungen. Aber wie weit geht die Texttreue bei ihm? 
Er kann es klar umreißen:

	 „Ich weiß schon, dass es naiv und zerstörerisch ist zu 
sagen: Seid ganz und gar texttreu! Seid werktreu! Das 
geht nicht. Das ist unvorstellbar, schon allein vom Tempo 
her. In welchem Alter ist die Lady Macbeth? Ist sie nun 
vierzig oder ist sie zweiunddreißig oder ist sie fünfzig? All 
das sind Feststellungen, die bereits Interpretationen sind, 
die Sie sich nicht aus dem Text holen können.“ Kaiser 
spitzt es klar zu: „Gebunden ist man, im Gegensatz zu 
dem, was normalerweise gesagt wird, an den Buchstaben, 
nicht aber an den Geist.“ Den Geist von Faust, Hamlet 
oder Tristan kenne man nicht, und wer wolle wagen zu 
entscheiden, ob etwa Faust ein egoistischer oder liebens­
werter Mann war? „Aber wir wissen, was er sagt und in 
welcher Reihenfolge er es sagt“, fährt Kaiser fort: „Ich 
finde, es sind die größten Freiheiten gegen den Geist der 
Sache möglich, wenn der Buchstabe etwas Heiliges, etwas 
Sakrosanktes hat.“
	 Diesen heiligen Grund haben die Theaterleute in 
Missdeutung Brechtscher Thesen längst verlassen, findet 
Gerhard Stadelmaier: „Sie spielten nicht Stücke. Sondern 
ihre Kommentare zu den Stücken. Nicht Figuren. Sondern 
ihre Kritik an den Figuren. So lange, dass es nur logisch 
war, den Figuren deren Texte zu nehmen, diesen ihnen 
fremd zu machen und ihn durch die Texte der Theater­
macher zu ersetzen, wahlweise auch durch deren Lang­
spielplatten.“
	 Das Beliebige scheint das Besondere erobert zu 
haben. Gerhard Stadelmaier attestiert dem Theater eine 
„panische Angst, etwas in der Wirklichkeit draußen zu ver­
passen. [...] Es will zu großen Teilen nicht mehr spielend 
darstellen, was es von Menschen weiß, die ihm in Form 
von Figuren, von Szenen, von Konflikten, von Dramen 
unterkommen könnten. Es will nicht mehr sich selbst. Es 
will Wirklichkeit. [...] Es will jetzt lieber das, was immer 
schon und sowieso da ist. Nicht die schwierige Kunst, 
sondern das einfache Leben. Oder was es dafür hält.“ Nicht 
jeder, der sich mitten ins Volk setzt, ist allein deshalb 
schon volksnah. Was dabei herauskommt, wenn Theater 
Wirklichkeit will, oder was es dafür hält, hat Joachim Fest 
bereits in den Siebzigerjahren beschrieben: „Shakespeare 
findet unterm Weihnachtsbaum mit Songs von Marlene 
Dietrich statt, der Titus Andronicus wird, unter Assistenz 
eines margarinespuckenden Joseph Beuys, mit Goethes 
Iphigenie verschnitten und aus dem Kapitalistenhimmel 
Harpagons prasseln Talerstücke und Leichen: So billig sind 
Jugend und Gegenwartsbewusstsein zu haben.“

Folgt man Joachim Fest, hat das Theater „die Misere seiner 
verlorenen sozialen Funktion [...] auf doppelte Weise zu 
verheimlichen versucht. Es gibt sich eminent jung und 
gegenwartsbewusst, auch wenn seine Jugendlichkeit etwas 
vom forcierten, neurotischen Schwung alternder Mätressen 
hat, die unsere Pietät eher als unsere Sinne in Anspruch 
nehmen.“ 
	 Man ist schnell versucht, den Klagen erfahrener 
Theaterkritiker über den Zustand des Theaters einen mora­
lisierenden Zeigefinger vorzuwerfen, aber genau das Gegen­
teil ist bei Joachim Fest der Fall: Er beklagt beim zeitge­
nössischen Theater das nämliche: „Daneben wird die 
abhanden gekommene Funktion des Theaters aber auch 
durch zunehmende Moralisierung der Bühne vertuscht. 
Das Vergnügen ist verpönt, die Moral führt kalten Krieg 
gegen das Publikum. Wer könnte heute noch eine Vorstel­
lung verlassen, ohne allerlei einfältige Kalenderweisheiten 
als Wegzehrung zu erhalten: ,Krieg ist schlimm!’, ,Geld regiert 
die Welt!’, ,Der kleine Mann zahlt immer!’ [...] Es sind Er­
kenntnisse, die den gegenwärtigen Theatermachern mit 
überwältigender Wucht aufgegangen sein müssen; denn 
sie pfropfen solche Simplismen in unermüdlichem Repeti­
tionszwang jedwedem Stückeschreiber jeder Zeit auf.
	 Aller Kritik an allzu fragmentierten Werkinszenierun­
gen gemein ist ein kräftiges Kopfschütteln über eine be­
obachtete Angst bei vielen zeitgenössischen Theaterregis­
seuren: Woher kommt die Angst vor dem Besonderen? Das 
Große, Gottgewaltige, Tragische ist den Regisseuren zu 
groß geworden. Eine „Fluchtbewegung der Feiglinge“ nennt 
es Gerhard Stadelmaier: „Nichts wie weg. Wohin aber? 
Erstens in den Kaufhausanzug. Zweitens in die Gegenwart. 
Drittens an die Rampe. [...] Das Theater tut so, als träten 
Leute von nebenan, ein Agamemnon aus dem Fitnessstudio, 
ein Macbeth vom Börsenparkett, ein Hamlet aus der Bou­
tique, in fernsten Zeiten und Gegenden und Welten auf 
wie Pauschaltouristen, die alles, Welt wie Figur, im Sack 
haben – weil sie dafür bezahlt haben. [...] So wird etwas 
Altes, Fremdes, an Möglichkeiten eigentlich Unausschöpf­
liches, Überreiches nicht erobert [...]. Man holt es nicht 
langsam, erregend und neugierig witternd und suchend 
zu sich her – man ist rasend schnell mit ihm fix und fertig.“
	 „Doch was immer das europäische Theater gewesen 
ist“, schreibt Joachim Fest zu diesem Verständnis, „es hat 
nie dazu gedient, Klein-Leute-Weisheit in Parolenform zu 
propagieren. Es hatte mit dem Recht antagonistischer 
Positionen zu tun, mit unausweichlichen Konflikten, und 

Joachim Kaiser: Gebunden ist man an 
den Buchstaben, nicht aber an den Geist.

Gerhard Stadelmaier: Theater will nicht 
mehr sich selbst. Es will Wirklichkeit. 
Oder was es dafür hält.
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seine Kritik entstammte einem gebrochenen Weltverständ­
nis. Wer schlechthin alles vom Klassenegoismus determiniert 
sieht, den Pessimismus verwirft und Tragik als faschistoide 
Kategorie begreift, für den endet die Möglichkeit dessen, 
was Theater bisher war.“
	 Nun ist es ein bisschen simpel zu glauben, wer die 
Zerstückelung der Klassiker anprangert, wolle einfach nur 
die Klassiker uninspiriert von jeglichem äußeren Einfluss 
gespielt wissen wie zur Entstehungszeit. Gerhard Stadel-
maiers Begeisterung für einzelne Inszenierungen sind der 
beste Gegenbeweis, dass man den Geist sehr wohl neu 
auslegen könne, ohne auch nur ein Wort zu verändern: 
„Nehmen wir die Regisseurin Andrea Breth, die im Jahr 
2004 aus Schillers Don Carlos, einem alten Stück, ohne 
irgend ein Wort am Text zu verändern, ein Drama über 
eine moderne lieblose Gesellschaft derart machte, dass 
der Don Carlos wirkte, als werde er eben gerade erst ur­
aufgeführt, was sie 2009 in Kleists Zerbrochenem Krug 
[...] genial wiederholte. [...] Und in Frankfurt schaffte es 
Oliver Reese in seiner Inszenierung der Phädra des Racine, 
diese alte, mythische Frauenfigur, die von einem sie an 
den Rand des Wahnsinns treibenden Virus namens Liebe 
oder Begehren infiziert ist, zu einer ganz und gar modernen, 
jungen, eleganten, heutigen Person zu machen, die den 
Mythos, den Fluch als etwas zutiefst Fremdes, Irres, Ver­
störendes, Krankhaftes, aber zugleich Abenteuerliches auf 
sich nimmt und im Uralten die neue Erfahrung und in der 
neuen Erfahrung das Uralte sicht- und fühlbar macht.“ 
Stadelmaier hat noch viele solcher positiver Beispiele parat. 
	 Der Text ist etwas Konkretes, das unbeeinflusst von 
den Zeitläuften auch nach 300 Jahren noch genauso exis­
tiert wie bei seiner ersten Aufführung. Der Mensch aber 
bleibt nicht unbeweglich. Schauspieler und Regisseur sind 
die Faktoren, die aktiv beeinflussen; zuweilen nur sie beide: 
Denn der Dramaturg Ulrich Khouon sieht den Text eher 
als helfendes Drittes: „Für die meisten ist es gut, sie be­
gegnen einer dritten Kraft, und die dritte Kraft ist der Text 
oder das Stück.“ Wo der Regisseur aber nicht nur mitbeein­
flusst, sondern dominiert, nennt es Gerhard Stadelmaier 
nicht mehr Regietheater, sondern „viel lieber Regisseur­
theater“.
	 Und wenn der Text nicht die dominierende, sondern 
nur eine von mehreren Komponenten ist, dürfte zu Text, 
Regisseur und Schauspieler noch eine vierte Dimension, ein 
vierter Faktor hinzukommen, der bisweilen in Vergessenheit 
gerät: der Zuschauer. Auch die gutmütigen Besucher be­

schleicht zuweilen das Gefühl, dass an ihnen vorbeiinsze­
niert wird. Joachim Fest sieht darin schlichte „Publikums­
verachtung“: „Zwar ist es längst die Regel geworden, dem 
Widerstreben der Öffentlichkeit beleidigt zu begegnen und 
dem Verdummungsbemühen von Fernsehen und Bild-Zeitung 
in die Schuhe zu schieben, was eigenes Unvermögen ist. 
Tatsächlich aber scheint es, als erfasse das Publikum ge­
nauer, dass die plakative, auf eine einzige agitatorische 
Dimension reduzierte Praxis ein Theater für unmündige 
Menschen ist, in dem das Parkett als dummer August 
dient, dem willkürliche Interpretationen autoritär verordnet 
werden.“
	 Hier sei noch einmal Joachim Kaiser zitiert, der es auf 
eine schlichte Formel bringt: „Wenn meine jungen Leute 
in der Süddeutschen Zeitung auf die Bildungsbürger 
schimpfen, sage ich: Aber Kinder, das sind die Einzigen, die 
euch lesen. Und wer weiß, ob in unserem Publikum nicht 
hauptsächlich Bildungsbürger sitzen?“
Gerhard Stadelmaier geht auch mit ihnen hart ins Gericht: 
„Solange aber ein Publikum dies hinnimmt, solange ihm 
die Texte gleichgültig sind, die da vom Theater verhandelt 
oder nicht verhandelt und eigentlich mehr verschandelt 
als verwandelt werden, [...]: so lange verdient ein liebloses 
Publikum auch ein liebloses Theater.“

Joachim Fest: Flüchtige Größe. Gesammelte Essays über 
Literatur und Kunst. Rowohlt Verlag, Reinbek 2008.
Gerhard Stadelmaier: Parkett, Reihe 6, Mitte. Meine The-
atergeschichte. Paul Zscholnay Verlag, Wien 2010.
Gerhard Stadelmaier: Regisseurstheater. Auf den Bühnen 
des Zeitgeists. Zu Klampen Verlag, Springe 2016.
Ortrud Gutjahr (Hg.): Regietheater! Wie sich über Insze-
nierungen streiten lässt. Verlag Königshausen & Neu­
mann GmbH. Würzburg 2008.
Joachim Kaiser, Ulrich Khuon, Peter Kümmel, Lars-Ole 
Walburg, Manfred Osten (Moderation): Regietheater – 
Theaterregie. Zur Lage des deutschen Theaters. Edition 
Stiftung Schloss Neuhardenberg. Verlag Theater der Zeit, 
Berlin 2010.

Über das Marionettentheater
von Heinrich von Kleist (1777–1811)

Der Erzähler trifft in einem öffentlichen Garten Herrn 
C..., der erste Tänzer der Stadt M... Er hatte ihn mehrmals 
in einem Marionettentheater angetroffen und wunderte 
sich, einen Tänzer mitten im Pöbel zu finden. So entspinnt 
sich das folgende Gespräch.
	 [...]
	 Haben Sie von jenen mechanischen Beinen gehört, 
welche englische Künstler für Unglückliche verfertigen, die 
ihre Schenkel verloren haben?
	 Ich sagte, nein: dergleichen wäre mir nie vor Augen 
gekommen.
	 Es tut mir leid, erwiderte er; denn wenn ich Ihnen 
sage, daß diese Unglücklichen damit tanzen, so fürchte 
ich fast, Sie werden es mir nicht glauben. – Was sag ich, 
tanzen? Der Kreis ihrer Bewegungen ist zwar beschränkt; 
doch diejenigen, die ihnen zu Gebote stehen, vollziehen 
sich mit einer Ruhe, Leichtigkeit und Anmut, die jedes 
denkende Gemüt in Erstaunen setzen.
	 Ich äußerte, scherzend, dass er ja, auf diese Weise, 
seinen Mann gefunden habe. Denn derjenige Künstler, der 
einen so merkwürdigen Schenkel zu bauen imstande sei, 
würde ihm unzweifelhaft auch eine ganze Marionette, seinen 
Forderungen gemäß, zusammensetzen können.
	 Wie, fragte ich, [...] sind denn diese Forderungen, die 
Sie an die Kunstfertigkeit desselben zu machen gedenken, 
bestellt?
	 Nichts, antwortete er, was sich nicht auch schon hier 
fände; Ebenmaß, Beweglichkeit, Leichtigkeit – nur alles in 
einem höheren Grade; und besonders eine naturgemäßere 
Anordnung der Schwerpunkte.
	 Und der Vorteil, den diese Puppe vor lebendigen 
Tänzern voraus haben würde?
	 Der Vorteil? Zuvörderst ein negativer, mein vortrefflicher 
Freund, nämlich dieser, dass sie sich niemals zierte. – Denn 
Ziererei erscheint, wie Sie wissen, wenn sich die Seele (vis 
motrix) in irgend einem andern Punkte befindet, als in dem 
Schwerpunkt der Bewegung. Da der Maschinist nun schlecht­
hin, vermittelst des Drahtes oder Fadens, keinen andern Punkt 
in seiner Gewalt hat, als diesen: so sind alle übrigen Glieder, 
was sie sein sollen, tot, reine Pendel, und folgen dem bloßen 
Gesetz der Schwere; eine vortreffliche Eigenschaft, die man 
vergebens bei dem größesten Teil unsrer Tänzer sucht.

Joachim Fest: Wer Tragik als faschistoide 
Kategorie begreift, für den endet die Mög­
lichkeit dessen, was Theater bisher war.
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	 [...] Sehen Sie nur die P... an, fuhr er fort, wenn sie die 
Daphne spielt, und sich, verfolgt vom Apoll, nach ihm um­
sieht; die Seele sitzt ihr in den Wirbeln des Kreuzes; sie beugt 
sich, als ob sie brechen wollte, wie eine Najade aus der 
Schule Bernins. Sehen Sie den jungen F... an, wenn er, als 
Paris, unter den drei Göttinnen steht, und der Venus den 
Apfel überreicht; die Seele sitzt ihm gar (es ist ein Schrecken, 
es zu sehen) im Ellenbogen.
	 Solche Missgriffe, setzte er abbrechend hinzu, sind 
unvermeidlich, seitdem wir von dem Baum der Erkenntnis 
gegessen haben. Doch das Paradies ist verriegelt und der 
Cherub hinter uns; wir müssen die Reise um die Welt machen, 
und sehen, ob es vielleicht von hinten irgendwo wieder 
offen ist.
	 Ich lachte. – Allerdings, dachte ich, kann der Geist 
nicht irren, da, wo keiner vorhanden ist. Doch ich bemerkte, 
dass er noch mehr auf dem Herzen hatte, und bat ihn, fort­
zufahren.
	 Zudem, sprach er, haben diese Puppen den Vorteil, 
dass sie antigrav sind. Von der Trägheit der Materie, dieser 
dem Tanze entgegenstrebendsten aller Eigenschaften, 
wissen sie nichts: weil die Kraft, die sie in die Lüfte erhebt, 
größer ist, als jene, die sie an der Erde fesselte. Was würde 
unsre gute G... darum geben, wenn sie sechzig Pfund leichter 
wäre, oder ein Gewicht von dieser Größe ihr bei ihren Ent­
rechats und Pirouetten, zu Hülfe käme? Die Puppen brauchen 
den Boden nur, wie die Elfen, um ihn zu streifen, und den 
Schwung der Glieder, durch die augenblickliche Hemmung 
neu zu beleben; wir brauchen ihn, um darauf zu ruhen, 
und uns von der Anstrengung des Tanzes zu erholen: ein 
Moment, der offenbar selber kein Tanz ist, und mit dem sich 
weiter nichts anfangen lässt, als ihn möglichst verschwinden 
zu machen.
	 Ich sagte, dass, so geschickt er auch die Sache seiner 
Paradoxe führe, er mich doch nimmermehr glauben machen 
würde, dass in einem mechanischen Gliedermann mehr 
Anmut enthalten sein könne, als in dem Bau des mensch­
lichen Körpers.
	 Er versetzte, dass es dem Menschen schlechthin 
unmöglich wäre, den Gliedermann darin auch nur zu er­
reichen. Nur ein Gott könne sich, auf diesem Felde, mit 
der Materie messen; und hier sei der Punkt, wo die beiden 
Enden der ringförmigen Welt in einander griffen.
	 Ich erstaunte immer mehr, und wusste nicht, was ich 
zu so sonderbaren Behauptungen sagen sollte.
	 Es scheine versetzte er, indem er eine Prise Tabak 

nahm, dass ich das dritte Kapitel vom ersten Buch Moses 
nicht mit Aufmerksamkeit gelesen; und wer diese erste 
Periode aller menschlichen Bildung nicht kennt, mit dem 
könne man nicht füglich über die folgenden, um wie viel 
weniger über die letzte, sprechen.
	 Ich sagte, dass ich gar wohl wüsste, welche Unordnun­
gen, in der natürlichen Grazie des Menschen, das Bewusst­
sein anrichtet. Ein junger Mann von meiner Bekanntschaft 
hätte, durch eine bloße Bemerkung, gleichsam vor meinen 
Augen, seine Unschuld verloren, und das Paradies derselben, 
trotz aller ersinnlichen Bemühungen, nachher niemals wieder 
gefunden. – Doch, welche Folgerungen, setzte ich hinzu, 
können Sie daraus ziehen?
	 Er fragte mich, welch einen Vorfall ich meine?
	 Ich badete mich, erzählte ich, vor etwa drei Jahren, 
mit einem jungen Mann, über dessen Bildung damals eine 
wunderbare Anmut verbreitet war. Er mochte ohngefähr in 
seinem sechszehnten Jahre stehn, und nur ganz von fern 
ließen sich, von der Gunst der Frauen herbeigerufen, die 
ersten Spuren von Eitelkeit erblicken. Es traf sich, dass wir 
grade kurz zuvor in Paris den Jüngling gesehen hatten, der 
sich einen Splitter aus dem Fuße zieht; der Abguss der Statue 
ist bekannt und befindet sich in den meisten deutschen 
Sammlungen. Ein Blick, den er in dem Augenblick, da er 
den Fuß auf den Schemel setzte, um ihn abzutrocknen, in 
einen großen Spiegel warf, erinnerte ihn daran; er lächelte 
und sagte mir, welch eine Entdeckung er gemacht habe. 
In der Tat hatte ich, in eben diesem Augenblick, dieselbe 
gemacht; doch sei es, um die Sicherheit der Grazie, die ihm 
beiwohnte, zu prüfen, sei es, um seiner Eitelkeit ein wenig 
heilsam zu begegnen: ich lachte und erwiderte – er sähe 
wohl Geister! Er errötete, und hob den Fuß zum zweiten 
Mal, um es mir zu zeigen; doch der Versuch, wie sich leicht 
hätte voraussehen lassen, missglückte. Er hob verwirrt den 
Fuß zum dritten und vierten, er hob ihn wohl noch zehnmal: 
umsonst! Er war außerstande dieselbe Bewegung wieder 
hervorzubringen – was sag ich? die Bewegungen, die er 
machte, hatten ein so komisches Element, dass ich Mühe 
hatte, das Gelächter zurückzuhalten: –
	 Von diesem Tage, gleichsam von diesem Augenblick 
an, ging eine unbegreifliche Veränderung mit dem jungen 
Menschen vor. Er fing an, tagelang vor dem Spiegel zu 
stehen; und immer ein Reiz nach dem anderen verließ ihn. 
Eine unsichtbare und unbegreifliche Gewalt schien sich, 
wie ein eisernes Netz, um das freie Spiel seiner Gebärden 
zu legen, und als ein Jahr verflossen war, war keine Spur 

mehr von der Lieblichkeit in ihm zu entdecken, die die Augen 
der Menschen sonst, die ihn umringten, ergötzt hatte. 	
	 [...]
	 Bei dieser Gelegenheit, sagte Herr C... freundlich, muss 
ich Ihnen eine andere Geschichte erzählen, von der Sie 
leicht begreifen werden, wie sie hierher gehört.
	 Ich befand mich, auf meiner Reise nach Russland, auf 
einem Landgut des Herrn v. G..., eines livländischen Edel­
manns, dessen Söhne sich eben damals stark im Fechten 
übten. Besonders der ältere [...] machte den Virtuosen, 
und bot mir [...] ein Rapier an. Wir fochten; doch es traf 
sich, dass ich ihm überlegen war; Leidenschaft kam dazu, 
ihn zu verwirren; fast jeder Stoß, den ich führte, traf, und 
sein Rapier flog zuletzt in den Winkel. Halb scherzend, halb 
empfindlich, sagte er, indem er das Rapier aufhob, dass er 
seinen Meister gefunden habe: doch alles auf der Welt finde 
den seinen, und fortan wolle er mich zu dem meinigen 
führen. Die Brüder lachten laut auf, und riefen: Fort! fort! 
In den Holzstall herab! und damit nahmen sie mich bei 

der Hand und führten mich zu einem Bären, den Herr v. G... 
ihr Vater, auf dem Hofe auferziehen ließ.
	 Der Bär stand, als ich erstaunt vor ihn trat, auf den 
Hinterfüßen, mit dem Rücken an einem Pfahl gelehnt, an 
welchem er angeschlossen war, die rechte Tatze schlagfertig 
erhoben, und sah mir ins Auge: das war seine Fechterpositur. 
Ich wusste nicht, ob ich träumte, da ich mich einem solchen 
Gegner gegenüber sah; doch: stoßen Sie! stoßen Sie! sagte 
Herr v. G... und versuchen Sie, ob Sie ihm eins beibringen 
können! Ich fiel, da ich mich ein wenig von meinem Erstau­
nen erholt hatte, mit dem Rapier auf ihn aus; der Bär machte 
eine ganz kurze Bewegung mit der Tatze und parierte den 
Stoß. Ich versuchte ihn durch Finten zu verfuhren; der Bär 
rührte sich nicht. Ich fiel wieder, mit einer augenblicklichen 
Gewandtheit, auf ihn aus, eines Menschen Brust würde ihn 
ohnfehlbar getroffen haben: der Bär machte eine ganz kurze 
Bewegung mit der Tatze und parierte den Stoß. jetzt war 
ich fast in dem Fall des jungen Herrn v. G... Der Ernst des 
Bären kam hinzu, mir die Fassung zu rauben, Stöße und 
Finten wechselten sich, mir triefte der Schweiß: umsonst! 
[...] Aug in Auge, als ob er meine Seele darin lesen könnte, 
stand er, die Tatze schlagfertig erhoben, und wenn meine 
Stöße nicht ernsthaft gemeint waren, so rührte er sich 
nicht. Glauben Sie diese Geschichte?
	 Vollkommen! rief ich, mit freudigem Beifall; jedwedem 
Fremden, so wahrscheinlich ist sie; um wie viel mehr Ihnen!
	 Nun, mein vortrefflicher Freund, sagte Herr C..., so sind 
Sie im Besitz von allem, was nötig ist, um mich zu begreifen. 
Wir sehen, dass in dem Maße, als, in der organischen Welt, 
die Reflexion dunkler und schwächer wird, die Grazie darin 
immer strahlender und herrschender hervortritt. – Doch 
so, wie sich der Durchschnitt zweier Linien, auf der einen 
Seite eines Punkts, nach dem Durchgang durch das Unend­
liche, plötzlich wieder auf der andern Seite einfindet, oder 
das Bild des Hohlspiegels, nachdem es sich in das Unend­
liche entfernt hat, plötzlich wieder dicht vor uns tritt: so 
findet sich auch, wenn die Erkenntnis gleichsam durch ein 
Unendliches gegangen ist, die Grazie wieder ein; so, dass 
sie, zu gleicher Zeit, in demjenigen menschlichen Körperbau 
am reinsten erscheint, der entweder gar keins, oder ein 
unendliches Bewusstsein hat, d. h. in dem Gliedermann, 
oder in dem Gott.
	 Mithin, sagte ich ein wenig zerstreut, müssten wir 
wieder von dem Baum der Erkenntnis essen, um in den 
Stand der Unschuld zurückzufallen? Allerdings, antwortete 
er, das ist das letzte Kapitel von der Geschichte der Welt.

ulrich@broemmling.de
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Theater der Erkenntnis
Heinrich von Kleists Marionettentheater – 
wiedergelesen und kurz kommentiert

von Ulrich Brömmling

Ist es übertrieben, einen kleinen Text als Kern aller 
Weisheit, als Erklärung für privates Tun und öffentli-
che Politik, umso mehr, als er Beispiele von der Bühne 
hinzuzieht, als Vermittlung des Wesens jedweden The-
aters, des modernen wie des klassischen, zu bezeich-
nen? Gleichviel; ich wage mich aufs dünne Eis und 
empfehle den Schlüsseltext der deutschen Literatur 
auch im Original jedem VIERVIERTELKULT-Leser der 
(wiederholten) Lektüre. Ich befinde mich in guter Ge-
sellschaft vieler Kleistforscher und Kleistliebhaber. So 
sagt Wilhelm Herzog in seiner Kleist-Biographie aus 
dem Jahr 1910, der Text sei „das Reifste und Wert-
vollste, was uns der sonst allem Spekulativen abholde 
Dichter an geistigen Erkenntnissen zu geben hatte.“ 
Hugo von Hofmannsthal nennt es ein „so nettes von 
Verstand und Anmut glänzendes Stück Philosophie“, 
wie es seit Platon in der ganzen Weltliteratur nicht 
aufgetaucht sei. Immerhin.

Kleist veröffentlichte den Text in vier Teilen vom 12. bis 15. 
Dezember 1810 in seinen Berliner Abendblättern, einem 
journalistischen Projekt von 1810 bis 1811, das einer der 
Grundsteine für das Verbreiten von Informationen im All­
gemeinen und für das Zeitungswesen bis heute im Beson­
deren war.
	 Kleist liefert sein Vermächtnis. Er nennt die Gegen­
sätze Marionette (die von selbst nichts kann) und Gott 
(der alles kann) jeweils vollkommen. Dazwischen scheitern 
wir Menschen beim Versuch, Gefühl und Bewusstsein mit­
einander zu verbinden: Sobald wir unsere Handlungen 
reflektieren und unsere Gefühle und Bewegungen bewusst 
wiederholen wollen, bewusst eine Wirkung erzielen wollen, 
ist die Natürlichkeit verloren. Kleist nennt es in seinem Text 
„sich zieren“. Wir kennen das: Je mehr wir beim Imitieren 
eines Kollegen daran denken, wie er dieses oder jenes sagen 
oder tun würde und wie man selber dazu aussehen müsste, 
desto stärker leidet die Darstellung. Je mehr wir beim Sport 
an die Gefahr einer Verletzung denken, desto wahrschein­
licher und übler der Knochenbruch. 

	 Und wie zwischen Marionette und Gott stellt Kleist 
den Menschen zwischen Tier und Gott. Der Instinkt eines 
Tieres kennt kein Räsonieren über Für und Wider oder 
Vielleicht. In den Urzustand zurück muss der Mensch, um 
vollkommen zu werden. Das Alte Testament zitiert Kleist 
selbst. Im Neuen heißt es „Wenn ihr nicht werdet wie die 
Kinder, werdet ihr nicht ins Himmelreich eingehen.“ Gleich 
welchen Text wir zu Rate ziehen, religiöse Schriften, Dramen­
handlungen, Sagas, Plots: Wenn es um das Gelingen eines 
großen Menschheitsplans geht, hilft nur, sich auf sein Gefühl 
zu verlassen. Das eigene, sichere Gefühl hilft den Helden 
der Kindertage, mögen sie Luke Skywalker heißen oder Frodo 
Beutlin oder sonstwie. Und wenn dieses eigene Gefühl nicht 
mehr mit der Realität in Einklang zu bringen ist, geht die 
Welt unter. Wer das aus eigener Erfahrung nicht kennt, kennt 
es von Kleist: Der Marquise von O... ergeht es so. Und Pen-
thesileas starkes Gefühl reicht aus, dem eigenen Leben den 
ersehnten Tod zu bringen.
	 Über das Marionettentheater ist kein Appell, den 
Verstand auszuschalten. Wer wie Kleist hier eine Gesprächs­
situation entstehen lässt, die jener gleichkommt, wie sie 
Platon für Sokrates und seine Dialoge wählt, ist ein erklärter 
Freund auch des Verstandes. Um die Erkenntnis geht es, 
um das Verstehen einer Situation oder eines Gesprächs­
partners. Begreifen und Erfassen einer Situation gelingt 
nur, wenn man sich darauf einlässt und das, was man ist 
oder sein will, auch verinnerlicht hat. Sobald wir darüber 
nachdenken, was die Person, die wir auf der Bühne oder 
im Leben spielen, in dieser oder jener Situation tun würde, 
können wir alle Vorarbeit vergessen. Wie sagt die Schlange 
Kaa, das falscheste Geschöpf aller Dschungeltiere, so pas­
send im Dschungelbuch zu Mogli: „Ich bin anders als die 
anderen. Die sind falsch.“ Von der Schlange Kaa zum Baum 
der Erkenntnis, von dem wir ein zweites Mal essen müssen, 
um vollkommen zu werden (das Ende der Welt), ist es nur 
ein kleiner Schritt. Über das Marionettentheater fasst und 
bringt die großen Erzählungen zusammen, nicht nur Neues 
Testament, Platon-Dialoge, Dschungelbuch und Star Wars. 
Grund genug, sich zurückzuziehen und Kleist Wort für Wort 
im Original zu lesen. Der Text ist um etwa ein Drittel ge­
kürzt (so viel zur Texttreue); der Nukleus ist immer noch 
enthalten.

Der Berliner Germanist Dr. Ulrich Brömmling ist Schriftleiter 
von VIERVIERTELKULT. 2015 ist im Bernstein-Verlag 
„Faust“ und „Peer Gynt“ – Ein Vergleich erschienen.

ulrich@broemmling.de
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VIERVIERTELKULT erscheint viermal im Jahr und richtet 
sich als Stiftungsperiodikum an Zielgruppen unter-
schiedlicher Art, an Geförderte, Pachtende, Lehrende, 
Studierende, Selbstständige, Angestellte, Freiwillige, 
Ehrenamtliche, Netzwerke, Arbeit Suchende, Bibliotheken, 
Redaktionen und andere Multiplikatoren in Braunschweig 
und im alten Land Braunschweig, aber immer stärker 
nachgefragt auch außerhalb dieser Grenzen. Die Schwer-
punktthemen enthalten in der Regel viele unterschiedliche 
Facetten, die alle zu behandeln Umfang und Möglich-
keiten einer Vierteljahresschrift sprengen würden. Die 
Serviceseiten geben vertiefende Hinweise zum Schwer-
punktthema, zu weiterführender Literatur, Ansprech-
partnern, allgemeinen Definitionen und Fundstellen von 
Gesetzen, zu Internetplattformen; außerdem Angaben 
und Tipps zu Teilaspekten des Schwerpunktes, die mit 
keinem eigenen Beitrag vertreten sind.

❙	 Zeitschriften und Fachverlage
Will man alle Theaterzeitschriften nennen, deren Lektüre 
für die Kenntnis der Entwicklung der Gattung Theater rat­
sam erscheint, ist man schnell bei zwei Dutzend Titeln. Es 
kommt ganz auf den Einzelaspekt an, mit dem man arbei­
tet, für den man sich interessiert. Hier einzelne Titel zu 
nennen, wäre willkürlich. Eine sehr umfassende Liste der 
Publikums- und Fachzeitschriften zum Theater findet sich 
zum Beispiel im Christopher Balmes Einführung in die 
Theaterwissenschaft (s. u.).

❙	 Vor dem Weg ins Theater ein kurzer Blick ins Buch
Reclams Theaterführer und mit ihm seine beiden Ge­
schwister, Opernführer und Operettenführer, sind zum 
Standardwerk in der Bibliothek jedes Bildungsbürgers ge­
worden. Die Führer sind in erster Linie für jene gedacht, 
die einen Theaterbesuch vor- oder nachbereiten wollten, 
und der Umfang von über tausend Seiten zeigt, welch ver­
gebliches Unterfangen es ist: Nie wird der Schauspielfüh­
rer vollständig sein, es muss Stückwerk bleiben – aber es 
ist auch in dieser Auflage wieder ein nützliches Stückwerk 
im wahrsten Sinne des Wortes. Die vorgestellten Autoren 
sind nach Geburtsjahr geordnet, die Jüngste unter ihnen: 
die Schweizerin Darja Stocker, geboren 1983. 

	 Wenn sich auch auf der Opernbühne weniger Brisan­
tes, Unbekanntes, Modernes ereignet: Auch Opernführer 
und Operettenführer verdienen hin und wieder eine neue 
Auflage, immerhin die 40. ist es derzeit im Bereich der 
Oper – und auch diese Auflage muss Lücken haben, die 
bedauerlichste: Es fehlt Moniuszko, der mit Halka immer­
hin so etwas wie die polnische Nationaloper komponierte. 
Marion Siems (Hg.): Reclams Schauspielführer. 23. 
durchgesehehene und ergänzte Auflage. Reclam Verlag, 
Stuttgart 2010. 1086 Seiten, 19,95 Euro.
Rolf Fath: Reclams Opernführer. 40. durchgesehene Auf-
lage. Reclam Verlag, Stuttgart, 2013. 1075 Seiten, 19,95 
Euro.
Anton Würz: Reclams Operettenführer. 24. Auflage. 
Reclam Verlag, Stuttgart 2011. 350 Seiten, 16,95 Euro.

❙	 Theaterwissenschaft: Die Grundlagen
Ob semiotischer Dreischritt, symbolischer Interaktionismus 
oder Sukzessionsbühne: Wer sich im Theater zurechtfinden 
will, benötigt entweder ein Glossar oder, besser noch, eine 
Einführung in die Theaterwissenschaft. Der Neuseeländer 
Christopher Balme, Direktor des Instituts für Theaterwissen­
schaft an der LMU, verdichtet 180 Seiten plus Anhang zu 
einem für den interessierten Laien gut lesbaren Überblick 
über die Dimensionen, die Theater entfalten kann. Brand­
neu ist ein Beitrag zur Theatergeschichte aus dramaturgi­
scher Sicht. Die Theaterliteratur hat Dramaturgen und 
Dramaturgiekonzepte zu Gunsten der Behandlung von 
Regie, Ensemble und Direktion lange vernachlässigt, daher 
sei Evelyn Deutsch-Schreiners Untersuchung bei den 
Grundlagentexten genannt; Theatergeschichte ist es auch. 
Christopher Balme: Einführung in die Theaterwissen-
schaft. 5. neu bearbeitete und erweiterte Auflage. Erich 
Schmidt Verlag, Berlin 2014. 226 Seiten, 19,95 Euro.
Evelyn Deutsch-Schreiner: Theaterdramaturgien von der 
Aufklärung bis zur Gegenwart (= Böhlau Studien Bücher). 
Böhlau Verlag, Wien 2016. 304 Seiten, 24,99 Euro.

❙	 Theater heute: Auftritte und Interventionen
Die Vielfalt der Möglichkeiten der Vermittlung, der An­
sprache des Publikums, des Auftritts macht Theater zur 
Kunstform aller Kunstformen, der Film, Skulptur, Aktions­
kunst, Literatur, Musik, Malerei zur Verfügung stehen, um 

ein Werk zu interpretieren. War Theater bis vor kurzem die 
Manifestation des Bürgerlichen, soll es inzwischen in ab­
gegrenzten Kontexten Interessen gesonderter Gruppen 
verfolgen. Theaterprojekte im Betreuten Wohnen, Theater­
expertise im Personalauswahlprozess, Theater in Gefäng­
nissen und an sozialen Brennpunkten, Theater als Psycho­
therapie: Einen  verständigen Einblick in die Vielfalt des 
Theaters als angewandte Kunst gibt ein Band aus der 
Recherchen-Reihe des Verlags Theater der Zeit über Theater 
als Intervention.
	 Tritt bei Interventionen stets eine Person, eine Sache 
oder ein Inhalt zwischen etwas, Einhalt gebietend, beschreibt 
der Auftritt das In-Erscheinung-Treten neutral. Wie die Rolle 
hat der Auftritt das Theater in den Köpfen der Menschen 
weiterleben lassen. Wer auftritt, braucht eine Bühne. Die 
braucht nicht mehr notwendigerweise Theaterbühne zu 
sein, sondern kann sich im Internet, im Parlament oder 
sonstwo befinden. Der Transcript-Verlag bringt in seinem 
Sammelband Auftritte unterschiedlichster Art und kommt 
dem, was Theater alles sein kann, sehr nahe.
	 Mit der Kapitelüberschrift „Auftritt“ beginnt auch ein 
Text, der das Leben der eigentlich von der Bühne Abgetre­
tenen beschreibt: Am 2. Oktober 1895 öffnet das Gebäude 
der frisch errichteten Marie Seebach-Stiftung die Türen. Bis 
zum heutigen Tag bietet die Stiftung Bühnenkünstlern im 
Alter ein Zuhause. 440 Bühnenkünstler haben hier in den 
vergangenen 120 Jahren auf dem Anwesen der Stiftung 
ihren Lebensabend verbracht, mit wenigen Ausnahmen bis 
zu ihrem Tod; das alles auf der Grundlage der guten Idee 
einer Stifterin und Schauspielerin nach dem Tod ihres noch 
jungen einzigen Sohnes. Thomas Thieme, Schauspieler und 
Ehrenkurator der Stiftung, bringt mit seinem Grußwort 
sofort die Theateratmosphäre her, die alle Bewohner bei 
ihrem Bezug des Altenheimes zum Weiterleben brauchten. 
Das Buch zeigt zweierlei einzigartig: Wie Bühnenkünstler 
ihren Lebensabend menschenwürdig, sogar angemessen 
verbringen können und wie dies in Form einer Stiftung, in 
sieben unterschiedlichen Systemen, bis heute gelang. 1937 
kam, Kuckucksei oder nicht, zum Anwesen ein Emmy-
Göring-Stift hinzu, das heute als Haus II der Marie See­
bach-Stiftung bekannt ist. 
Matthias Warstat | Julius Heinicke | Joy Kristin Kalu | 
Janina Möbius | Natascha Siouzouli: Theater als Inter-
vention. Politiken ästhetischer Praxis (= Theater der Zeit 
Recherchen 121). Verlag Theater der Zeit, Berlin 2015. 
195 Seiten, 18 Euro.

Annemarie Matzke | Ulf Otto | Jens Roselt (Hg.): Auftrit-
te. Strategien des In-Erscheinung-Tretens in Künsten und 
Medien (= Theater Band 58). Transcript Verlag, Bielefeld 
2015. 249 Seiten, 29,99 Euro.
Reinhard Schau: Die Stiftung der Marie Seebach. Ein Al-
tenheim für Bühnenkünstler. Seit 1895 in Weimar. 
Böhlau Verlag, Köln 2015. 276 Seiten, 24,99 Euro.

❙	 Das Publikum, eine Gruppe für sich
Kaum vorstellbar, dass Christopher Balme seine Einführung 
in die Theaterwissenschaft erst in der 5. Auflage um den 
Aspekt des Publikums ergänzte – aber wir ahnen, wo die 
Idee entsprang. 2013 fand das erste Siegener Symposium 
zur historischen Theaterpublikumsforschung statt. Mit der 
Forschung zum Publikum verbunden war die Frage, inwie­
weit sich Drama und Aufführung voneinander trennen 
ließen, ob nicht also das Publikum Teil des Theaterstückes 
war. Schon Lessing wies auf den klaren Mehrwert eines 
Stückes hin, das man hört und sieht, anstatt es nur zu lesen. 
Dabei war das Publikum im 18. und 19. Jahrhundert alles 
andere als angenehm oder verlässlich. Das „Klopfen, Zischen, 
Pfeifen“ des undisziplinierten Publikums dürfte kaum zu 
ertragen gewesen sein. Aber wir befinden uns in deutschen 
Landen; bald schon wird es Regeln auch für das Publikum 
geben. Der Text Ueber die Pflichten der Zuschauer aus dem 
Jahr 1772 sollte der Disziplinierung der Theaterbesucher 
dienen. Das und mehr ist in den drei im Universitätsverlag 
Winter erschienenen Bände zur Publikumsforschung zu 
entdecken.
Hermann Korte | Hans-Joachim Jakob (Hg.): „Das Theater 
glich einem Irrenhause“. Das Publikum im Theater des 
18. und 19. Jahrhunderts (= Proszenium Band 1). Univer­
sitätsverlag Winter, Heidelberg 2012. 311 Seiten, 45 Euro.
Hermann Korte | Hans-Joachim Jakob | Bastian Dewenter 
(Hg.): „Das böse Tier Theaterpublikum“. Zuschauerinnen 
und Zuschauer in Theater- und Literaturjournalen des 
18. und frühen 19. Jahrhunderts (= Proszenium Band 2). 
Universitätsverlag Winter, Heidelberg 2014. 243 Seiten, 
35 Euro.
Hermann Korte | Hans-Joachim Jakob | Bastian Dewen­
ter (Hg.): Medien der Theatergeschichte des 18. und 19. 
Jahrhunderts (= Proszenium Band 3). Universitätsverlag 
Winter, Heidelberg 2015. 267 Seiten, 35 Euro.
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❙	 Theatergeschichte
Mit Sandra Donners Beitrag über das Theater Wolfenbüt­
tel als erster Spielstätte mit festem Ensemble findet im 
Schwerpunkt nur eine, wenn auch besondere Facette der 
Theatergeschichte, Platz. Wer ausführlich erfahren will, wie 
sich das Theater von den antiken Ursprüngen in der ersten 
Demokratie über die Wanderbühnen des Mittelalters bis 
in die Gegenwart entwickelt hat, findet zahlreiche Zusam­
menfassungen bei vielen Verlagen. Empfohlen seien von den 
neuen Titeln zwei; für einen ersten Überblick die Theater­
geschichte des Dramaturgen und Theaterwissenschaftlers 
Günther Erken, weil sie die einzelnen Traditionsfäden be­
wusst lose zusammenhält und weil ein den Kapiteln ent­
sprechendes Literaturverzeichnis Interessierten den weiteren 
Weg weist. 16 Farbtafeln mit Gemälden und Fotos fassen 
hier die Geschichte noch einmal zusammen. Für die Spezia­
listen und die Interessierten mit Grundlagenwissen, die in 
die Tiefe gehen wollen, führt kein Weg an der Welt-Theater-
Geschichte von Joachim Fiebach vorbei. Der Untertitel Eine 
Kulturgeschichte des Theatralen kündigt an, dass es um mehr 
geht als um die Geschichte von Spielstätten und Schau­
spielern. Warum etwa ließ die Zensur in Frankreich bis ins 
19. Jahrhundert Rüge-Performances gewähren, bei denen 
Puppen mit den Zügen von Prominenten auf einem Esel 
durch die Stadt ritten? Wie entstand und wirkte modernes 
kritisches populäres Theater in Afrika in den 1980er Jahren? 
Welche Wahrheit berichtete Peter Sellars’ Inszenierung von 
Aischylos’ Die Perser über die Invasion der USA 1992 im 
Irak, die aus den Medien nicht zu erfahren war? Joachim 
Fiebach verrät es und zeigt damit, dass sich Theater durch­
aus „dem mächtigen Sog der neoliberalen Erzählung ent­
ziehen“ kann. Man kann auch, weniger theoretisch als in 
diesen Überblicken, direkt eintauchen und die Entwicklung 
des Theaters aus Tagebüchern und Selbstzeugnissen nach­
lesen. Thea Sternheim ist zwar keine Schauspielerin; ins 
Theater ging die Autorin meist als Zuschauerin. Aber die 
mit dem Dramatiker Carl Sterinheim Verheiratete hat so 
fleißig Tagebuch geschrieben, wie sonst kaum jemand; als 
historische Quelle für das Umfeld Theater genauso span­
nend wie für andere Künste. 65 der 87 Lebensjahre um­
fassen Thea Sternheims Tagebücher 1903 bis 1971, die der 
Wallstein Verlag 2002 herausgebracht hat. Dass trotz des 
Umfang eine Neuauflage erforderlich war, weist auf den 
Lesewert hin. Thomas Ehrsam und Regula Wyss haben nun 
als Einstimmung wie als Exzerpt einen Begleitband ediert. 
Joachim Fiebach: Welt Theater Geschichte. Eine Kultur-

geschichte des Theatralen. Verlag Theater der Zeit, Berlin 
2015. 541 Seiten, 40 Euro.
Günther Erken: Theatergeschichte. Reclam Verlag, Stuttgart 
2014. 304 Seiten, 24,95 Euro.
Thomas Ehrsam | Regula Wyss (Hg.): „Keiner wage, mir 
zu sagen: Du sollst!“. Thea Sternheim und ihre Welt.  
Wallstein Verlag, Göttingen 2015. 213 Seiten, 24,90 Euro.

❙	 Off-Theater und Hildesheimer Thesen 
Das im Artikel von Dieter Krockauer gewählte Anfangszitat 
von Wolfgang Schneider entstammt der Hildesheimer 
These I. Prof. Dr. Wolfgang Schneider ist Direktor des Insti­
tuts für Kulturpolitik der Universität Hildesheim und seit 
1997 Vorsitzender der ASSITEJ Deutschland (Internationale 
Vereinigung des Theaters für Kinder und Jugendliche), die 
das Jahrbuch IXSYPSILONZETT herausgibt. Die Hildesheimer 
Thesen sind, These für These, Einzelbeiträge verschiedener 
Theaterexperten. Für die Frage der Abhängigkeit und Or­
ganisation von Off-Theater ist auch die These V von Maike 
Matzke, Professorin für Experimentelle Formen des Gegen­
wartstheaters an der Universität Hildesheim, interessant, 
die mit der Aussage „Das freie Theater“ gibt es nicht be­
ginnt und später ausführt, die Theatergruppen seien nicht 
von der Politik an ein Haus berufen worden, sondern ha-
ben sich selbst Ort und Mittel gesucht. Sicher unterliegen 
sie im besonderen Maße auch den Vorgaben der Förder-
strukturen, den Voten von Jurys. In der Hildesheimer These 
I von Wolfgang Schneider, der die Theaterförderung als Ri-
sikoprämie mit Lizenz zum Scheitern bezeichnet, wird auch 
der oft noch vorgenommenen Einteilung in Sparten eine 
Absage erteilt: Wo gibt es das noch, dass wir vom Sprech-
theater reden, dass das Musiktheater ein eigener hermeti-
scher Komplex ist genauso wie das Ballett, das Tanztheater 
und irgendwo auch das Kinder- und Jugendtheater sowie 
das Figurentheater. Gerade die Avantgarde arbeitet von je-
her interdisziplinär und selbstverständlich auch am Stadt- 
und Staatstheater. Alle Hildesheimer Thesen sind auf 
nachtkritik.de, einem unabhängigen Theaterfeuilleton im 
Netz, zu finden.
www.nachtkritik.de 
http://ow.ly/XTkNP (direkter Link zum Artikel Hildeshei­
mer Thesen von nachtkritik.de)

❙	 Sprache 
Wenn die Worte fehlen, muss die Mimik greifen. Sprache ist 
das auch. Zu Thema Theatersprache ließe sich ein ganzer 
Schwerpunkt gestalten. Denn Kostüme, Accessoires, 
Schminke, Text, selbst Kulisse: Alles kann Sprache sein. Auch 
zum Weiterlesen wird die Liste der Empfehlungen nie voll­
ständig. Denn was Theatersprache betrifft, reichen die Titel 
von Einzelbetrachtungen des Inhalts bis zu Grundlagen der 
Sprachvermittlung. Anhand der Nummer 7 der unregel­
mäßig erscheinenden Zeitschrift SYN, die das Motto obszön 
– Varianten des Erregenden trägt, lässt sich der Wandel der 
Theatersprache ablesen. SYN ist ein Magazin für Theater-, 
Film- und Medienwissenschaft, das vom Verein zur Förde­
rung wissenschaftlicher Artikel Studierender im Bereich der 
Theater-, Film- und Medienwissenschaft herausgegeben 
wird. Was früher als Frevel galt, mag heute nur Gähnen 
noch generieren. SYN 7 zeigt, ob und wenn ja, an welch 
unterschiedlichen Orten heute Grenzen verlaufen, an denen 
– selbst heute Schluss sein muss. Theater will das Publikum 
erreichen – in den meisten Fällen jedenfalls. Natürlich 
lässt sich der Standpunkt vertreten, jeder Text sei für die 
Bühne geeignet. Allerdings funktionieren bestimmte Formen 
besser als andere; nicht umsonst ist das Drama neben 
Lyrik und Epik eine eigene literarische Gattung. Auch das 
Sprachniveau entscheidet darüber, wen die Sprache erreicht. 
Das neue Regelbuch Leichte Sprache ist nicht explizit für 
Theaterautoren, Drehbuchautoren oder Dramaturgen ge­
dacht. Dennoch vermitteln die Beispiele Möglichkeiten der 
Vereinfachung für viele Zielgruppen.
Chiara Juchem | Helmut Käfer | Kira Koplin | Barbara 
Tunkowitsch (Hg.): Obszön. Variationen des Erregenden 
(= SYN Band 9). LIT Verlag, Wien 2014. 167 Seiten, 14,90 
Euro.
Christiane Maaß: Leichte Sprache. Das Regelbuch (= Bar­
rierefreie Kommunikation Band 1). LIT Verlag, Berlin 2015. 
184 Seiten, 19,90 Euro.

❙	 Klassiker wiedergelesen (und Stückgeschichte)
Apropos Werktreue und Texttreue: Anhand der Inszenierung 
eines Dramas über die Jahrhunderte lässt sich Welt- und 
Gesellschaftsgeschichte ablesen. Es ist kein Zufall, dass 
entsprechende Untersuchungen vor allem zu Johann Wolf­
gang von Goethe vorliegen. Er inszenierte selbst in Weimar, 
er wurde alt, so dass man sich mit ihm auseinandersetzen 

musste, er überarbeitete Stücke mehrmals. Unterschiedliche 
Themen, Formen, Stile interessierten die unterschiedlichsten 
Gruppen Regisseure. Welche Karriere Goethes Werke auf 
der Bühne bis heute erfuhren, erzählt Theo Buck in Goethes 
theatralischer Sendung. Dort fehlt weitestgehend der Werther, 
verständlicherweise auf den ersten Blick, denn es handelt 
sich um einen Briefroman. Als schöne Ergänzung sei aber 
das Buch Goethes Werther auf der Bühne empfohlen, der 
Katalog zur gleichnamigen Ausstellung im Stadtmuseum 
Wetzlar vor einem Jahr. Sehr früh taucht der Roman adap­
tiert für Theater, Musik und – später – Film auf, europaweit 
und darüber hinaus. Anschaulicher kann die Wirkung eines 
Klassikers kaum gezeigt werden.  
	 Wie man einen Klassiker beim Wiederlesen neu deu­
ten kann, veranschaulicht ein neuer Titel aus dem Rotbuch­
verlag. Gottfried Kellers Fähnlein der sieben Aufrechten 
finden wir dort im Originaltext, gelesen und erläutert von 
Urs Widmer und wiederum von Guy Krnet. 
	 Tempora mutantur. Et nos in illis. Das uralte lateini­
sche Zitat (Die Zeiten ändern sich. Und wir uns in ihnen.) 
gilt vielleicht in einem Fall nicht. Kleist bleibt zeitlos. Dass 
der Text Über das Marionettentheater der Nukleus seines 
ganzen Werkes ist, hat Wilhelm Herzog als einer von vie­
len festgestellt. Der Text dürfte aber auch den Kern allen 
Theaters bilden.
Theo Buck: Goethes theatralische Sendung. Vom „Urgötz“ 
zum „Faust II“. Böhlau Verlag, Köln 2015. 359 Seiten, 40 Euro.
Anja Eichler (Hg.): Goethes „Werther“ auf der Bühne. Der 
Roman „Die Leiden des jungen Werthers“ in Theater, Musik 
und Film seit dem 18. Jahrhundert. Anlässlich der Aus­
stellung Goethes Werther auf der Bühne im Stadtmuseum 
Wetzlar vom 5. September 2014 bis zum 25. Januar 2015.  
Michael Imhof Verlag, Petersberg 2015. 176 Seiten, 24,95 
Euro.
Gottfried Keller | Urs Widmer | Guy Krneta: Dann wird es 
sich zeigen, ob der Faden und die Farbe gut sind an un-
serem Fahnentuch. Das Fähnlein der sieben Aufrechten 
von Gottfried Keller, gelesen von Urs Widmer, wieder
gelesen von Guy Krneta. Rotpunktverlag, Zürich 2015. 
198 Seiten, 25 Euro.
Wilhelm Herzog: Heinrich von Kleist. Sein Leben und sein 
Werk. C.H. Beck’sche Verlagsbuchhandlung, München 
1911. 694 Seiten. 
Heinrich von Kleist: Über das Marionettentheater. In: 
Sämtliche Werke und Briefe, Zweiter Band. Carl Hanser 
Verlag, München 1961.
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Der Stiftungsrat im Interview
Gerald Heere

Sie sind finanzpolitischer Sprecher der 
Ratsfraktion und im Landtag für haus-
haltspolitische Themen zuständig. Wo-
her kommt die Begeisterung für Haus-
halt und Finanzen?
Ich habe in meiner Lehre an der TU-Braun­
schweig vor allem internationale Finanz- 
und Wirtschaftbeziehungen behandelt, 
d. h. ich habe mich mit Welthandelsorga­
nisationen, Internationalem Währungs­

öffnen. Wir haben das als Grüne gemacht, 
indem wir auch Parteilose auf unseren 
Listen zugelassen haben, unsere Bürger­
meisterin ist z. B. parteilos. Darüber kann 
man natürlich ein bisschen Offenheit er­
zeugen. Aber es ist noch lange nicht das 
Erfolgsrezept, um alle Probleme zu besei­
tigen. Aber wir Grüne haben wenig Nach­
wuchssorgen; wir haben eine sehr aktive 
Grüne Jugend. Wir haben zum Beispiel 
eine Regel bei der Listenaufstellung für 
den Landtag: Jeder Dritte muss ein Neuer 
sein. Also jeder dritte Platz ist ein Neuen­
platz. Auf den kann sich kein bisheriges 
Parlamentsmitglied bewerben. Das führt 
natürlich zu einem kontinuierlichen Aus­
tausch, nicht ad hoc, wie früher die Rota­
tion, das gibt es zum Glück nicht mehr. 
Zumindest gibt es einen gewissen Anreiz 
auch für Nachwuchsmitglieder sich zu 
bewerben, eben weil nicht alle Plätze vor­
ab verteilt sind. Da sind wir, glaube ich, 
ein bisschen besser dran als andere.

„Jeder Dritte muss ein Neuer sein“, be-
steht dann nicht die Gefahr, dass sich je-
mand einschleicht, der vielleicht für ein 
halbes Jahr eine gute Rolle spielt und 
danach rechtes Gedankengut offenbart 
oder sich als Schnarchnase entpuppt? 
Rechtes Gedankengut würde ich aus­
schließen, niemand, der völlig unbekannt 
ist, kommt auf unsere Liste. Ich zum 
Beispiel habe nicht erst 2013 für den 
Landtag kandidiert, sondern auch 2008. 
Mit der bewussten Entscheidung, nicht 
auf einem vorderen Listenplatz zu kandi­
dieren, sondern das erst mal zu testen. 
Da habe ich es als Direktkandidat ver­
sucht, um ein bisschen Erfahrungen zu 
sammeln. Habe mich viel auf Landes­
arbeitsgemeinschaften und auf Partei­
tagen getummelt, so dass die Leute 
wussten, wer ich bin, zumindest die, die 
sich regelmäßig mit der Partei beschäfti­
gen. Das geht mit den anderen Neuen 
auch so. 

Welchen Listenplatz haben Sie?
Ich bin zur Wahl 2013 auf Platz 16 ange­
treten, 20 haben wir in den Landtag be­
kommen. Ich habe zur Listenaufstellung 
auf Platz 16 gegen 20 andere kandidiert, 
bei den Grünen hat jeder gleiche Chancen 
und gleiche Redezeit.

Das ist alles nach Wunsch verlaufen, 
und nun sind Sie im Rat und im Land-
tag. Wie oft sind Sie in Hannover?
Ich bin tatsächlich relativ viel in Hannover. 
Das hängt auch mit der Fraktionskultur 
zusammen. Bei den kleineren Fraktionen 
lastet viel Arbeit auf den einzelnen Abge­
ordneten. In den doppelt oder dreimal so 
großen Fraktionen haben die direkt gewähl­
ten Abgeordneten natürlich ein viel größe­
res Interesse daran, vor Ort im Wahlkreis zu 
sein und dort ihre Wiederwahl zu sichern. 
Die tummeln sich in ihren Wahlkreisen, 
machen da auch wichtige Arbeit und 
haben da auch eher ihren Hauptbürositz. 
Während ich ehrlich sagen muss, ich habe 
hier mein Wahlkreisbüro und bin auch regel­
mäßig hier, aber mein Hauptbürositz ist 
in Hannover. Gerade als Haushälter hat 
man jede Woche Ausschuss und jede Woche 
gibt es mehrere Arbeitskreise und viel zu 
tun. Ich bin ja auch noch Mitglied im 
Fraktionsvorstand, der tagt auch regelmäßig. 

Muss man nicht rein rechnerisch davon 
ausgehen, dass die Arbeit im Rat dar-
unter leidet? 
Ja, das tut sie, so offen kann ich sein. Ich 
habe das mit meiner Fraktion so bespro­
chen und bin aus Ausschüssen rausge­
gangen. In Braunschweig mache ich jetzt 
nur noch den Finanzausschuss. Ich muss 
immer von neuem dafür kämpfen, dass 
die Ausschusstermine nicht in Plenar­
wochen liegen. Meine Braunschweiger 
Fraktionskolleginnen und -kollegen unter­
stützen mich sehr in dieser Doppelbelas­
tung. Die profitieren allerdings auch davon, 
dass ich Informationen liefern und in der 

Gerald Heere, geboren 1979 in Siegburg, ist 
seit Februar 2013 Mitglied des Niedersächsi­
schen Landtages und seit Mai 2015 Mitglied 
im Fraktionsvorstand von Bündnis 90/Die 
Grünen. Nach dem Abitur in Cuxhaven und 
dem Wehrdienst in Altenwalde, davon drei 
Monate abgeordnet für die Ausbildung von 
Soldaten zum Einsatz an friedensschaffenden 
und friedenssichernden Maßnahmen im Rah­
men von SFOR/KFOR in Hammelburg, studierte 
Heere Politikwissenschaft, Neuere Geschichte 
und Informatik an der TU Braunschweig. Seit 
2005 ist er Mitglied bei Bündnis 90/Die Grünen, 
seit November 2011 auch Ratsherr im Rat der 
Stadt Braunschweig und dort stellv. Fraktions­
vorsitzender. Bevor er Landtagsabgeordneter 
wurde, war er wissenschaftlicher Mitarbeiter 
am Lehrstuhl für Internationale Beziehungen 
des Instituts für Sozialwissenschaften der TU 
Braunschweig. Im Stiftungsrat ist er seit Mai 
2015. Gerald Heere lebt in Braunschweig und 
hat keine Kinder.

Das Interview fand am 14. Januar 2016 im 
Grünen Laden statt, der Geschäftsstelle von 
Bündnis 90/Die Grünen in Braunschweig.

Regierungsverantwortung auf Detailrege­
lungen Einfluss nehmen kann. Ein Geben 
und Nehmen also, an einer Stelle mache 
ich ein bisschen weniger, dafür mache 
ich an anderer Stelle ein bisschen mehr.
Immer unterwegs zwischen Ratsfrakti-
on und Landtagsfraktion: Bleibt da Zeit 
für Hobbys?
Wenn man die ganze Woche früh auf­
steht, kann man am Wochenende auch 
nicht lange schlafen. Hobbys sind immer 
noch Musik, als Kind habe ich Gitarre 
gelernt. Ich habe das nach langer Pause 
während der Landtagstätigkeit als guten 
Ausgleich wiederentdeckt, spiele also 
Gitarre halbwegs gut, dazu ein bisschen 
Klavier, da übe ich immer noch. Das ist 
zumindest so etwas, womit man nach der 
Arbeit für eine Stunde komplett abschal­
ten kann. Ansonsten Sport, ich fahre viel 
Fahrrad, sowohl in Braunschweig als 
auch in Hannover. Und was für einen 
Grünen vielleicht ziemlich ungewöhnlich 
ist: Ich habe im Sommer angefangen Golf 
zu spielen. Im Juni habe ich das erste Mal 
einen Schläger in die Hand genommen, 
im August Platzreife bekommen. Es ist ein 
Ausgleichsport. Ansonsten mache ich viel 
mit Beinen, radfahren ist viel Beinarbeit, 
inlinern auch. Da suchte ich etwas für 
Oberkörper und Arme, das war dann Golf.  

Der einzige Grüne auf dem Grün …
... ach das glaube ich nicht. Es gibt ja 
vielleicht ein paar Grüne, die sagen, Golf­
plätze sind des Teufels. Da würde ich sehr 
stark differenzieren. Golfplätze in Abu 
Dhabi sind des Teufels, das unterschreibe 
ich sofort. Der Wasserverbrauch ist mit 
nichts zu rechtfertigen, um dort einen 
Golfplatz aufzubauen. Ansonsten hängt 
es davon ab, wie die Golfplätze entstanden 
sind: Was war da vorher? Was hat man 
daraus gemacht? Dass man auch auf einem 
Golfplatz schöne Sachen machen kann, 
wilde Natur inbegriffen und viele Tiere, 
das schließt sich nicht aus. 
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fonds, Weltbank beschäftigt. Wir hatten 
einen Lehrstuhl für internationale Bezie­
hungen. Der hat Beiträge zur sozialwissen­
schaftlichen Lehre gebracht, und ich habe 
einen etwas spezielleren Teil gemacht. 
Daher kommt mein Hintergrundwissen 
über Finanzbeziehungen und Haushalts­
politik.

Wann haben Sie dann die Stiftung 
Braunschweigischer Kulturbesitz zum 
ersten Mal wahrgenommen? Hat sich 
etwas in der Wahrnehmung geändert, 
seit sie im Stiftungsrat sind?
Seit ich 2011 im Rat der Stadt bin, war 
die Stiftung Thema, einfach weil sie eine 
wichtige Funktion für die Kultur in der 
Region Braunschweig hat, weil es auch 
ein Steckenpferd für Gert Hoffmann war, 
als Oberbürgermeister. In der Fraktion 
wurde die SBK deshalb immer kritisch 
diskutiert. Seitdem ich im Stiftungsrat 
bin, hat sich das persönliche Verhältnis 
positiv entwickelt. Man hat jetzt einen 
engeren Kontakt sowohl zu Herrn Hoff­
mann als auch zu Herrn Glogowski, auch 
Herrn Henkel etc. Der Stiftungsrat schafft 
eine andere Perspektive, die man früher 
aus der Distanz nicht hatte – natürlich ohne 
die kritisch-grüne Haltung aufzugeben. 

Ständig wird über Nachwuchssorgen in 
der Politik geredet. Woran liegt es oder 
täuscht der Eindruck, dass so wenige 
Leute sich für die Politik im parlamen-
tarischen System interessieren?
Das hat abgenommen, das würde ich auch 
sagen. Früher waren die Eltern alle schon 
in Parteien und dann ist man in die Jugend­
organisation gegangen, das waren klassi­
sche Wege. Heute wird viel stärker auf 
punktuelles Engagement gesetzt. Mancher 
findet über ein bestimmtes Thema den Weg 
in die Politik. Manche sagen aber auch, 
das will ich gar nicht, sondern nur dieses 
eine Thema interessiert mich, sonst nichts. 
Da müssen Parteien sich natürlich auch 
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Was uns Bilder 
sagen

Im Projekt IslaMovies untersuchen 
Schüler Islam-Darstellungen in 

Spiel- und Dokumentarfilmen

von Ellen Runte, Jens Scheiner 
und Marcel Gerlach

Viele Menschen in Deutschland und Europa nehmen 
die islamische Lehre und Kultur seit jeher als etwas 
Fremdes, nicht selten als Bedrohung, wahr: Muslime 
sind in der Wahrnehmung dieser Menschen rückwärts-
gewandte Fanatiker, die blind einer Gewalt verherrli-
chenden anachronistischen Schrift und deren Predigern 
folgen. Nach dieser Wahrnehmung unterdrücken 
Muslime Frauen, lassen sich nur schwer in europäische 
Gesellschaften integrieren und radikalisieren sich, um 
Demokratie und westlichen Lebenswandel gegen ein 
archaisches, religiös legitimiertes Unterdrückungs
system einzutauschen.

Schon bei der Konzeption des interkulturellen Schüler-
Projektes IslaMovies vor vier Jahren waren solche Gedan­
ken zu lesen und zu hören. Inzwischen jedoch prägen sie 
fast täglich die Berichterstattung in den Medien. Ange­
sichts dieser Omnipräsenz von Muslimen, islamischer 
Vorstellungen und deutscher Reaktionen in den Medien 
scheint eine vertiefende Begegnung mit Muslimen bzw. 
mit der islamischen Religion und der von dieser geprägten 
Kultur unausweichlich, ganz gleich, ob „der Islam“ nun 
offiziell zu Deutschland gehört oder nicht.
	 Genau an diesem Punkt setzt IslaMovies an: Junge 
Erwachsene sollen sich intensiv mit den zentralen Inhalten 

kischen DITIB-Moschee in Göttingen. Als besondere Lern­
ergebnisse würdigten die Teilnehmenden neben der Ent­
wicklung einer „medienkritischen Haltung“ das bessere 
Verständnis islamischer Phänomene: Islam sei „nicht 
gleich Terror“, der Koran ließe sich „ganz unterschiedlich 
interpretieren“ und man müsse „zwischen Religion und 
kulturellen Elementen trennen.“ Dass es den Schülerinnen 
und Schülern am Ende des Schuljahres wichtig erschien, 
„Toleranz und Akzeptanz zu entwickeln“ und dass eine 
„Neugier auf den Islam“ entstanden war, zeugt davon, 
dass das Projekt ein weiteres wichtiges Ziel erreicht hat: 
eine reflektierte Offenheit gegenüber Muslimen und ihrem 
Background zu initiieren.

Definitionen, Dschihad und Filmkunst
Die eigenen Vorstellungen von dem Islam zu konkreti­

sieren, darum ging es auch in der ersten Sitzung des 
zweiten Durchlaufs, der vor wenigen Wochen begonnen 
hat. Anhand von Bildern aus allen möglichen Bereichen 
islamischer Religiosität und Kultur erstellten die Schüle­
rinnen und Schüler auf Postern ihre Definition von Islam. 
Was ist in die Mitte des Posters zu platzieren, der Koran 
oder der betende Gläubige? Welche Rolle spielt die Pilger­
fahrt nach Mekka? Was haben ein Glas mit Tee und drei 
Zuckerwürfeln oder eine Wasserpfeife mit Islam zu tun? 
Es war beeindruckend zu sehen, welche Überlegungen 
schon bei dieser ersten Anordnung verschiedener Motive 
eine Rolle spielten und wie die eigene Bildsprache gleich 
zu Beginn erprobt wurde.
	 Den inhaltlichen Schwerpunkt der zweiten Sitzung 
bildete der Koran als vieldeutiges und viel gedeutetes Kern­
stück der islamischen Religion. „Erstellt eure eigene 
Dschihad-Lehre anhand ausgewählter Koran-Verse“, hieß der 
Arbeitsauftrag nach einer inhaltlichen Einführung zu diesem 
heiligen Buch von Yoones Dehghani Farsani, einem prakti­
zierenden Muslim und Islamwissenschaftler. Um neben der 
kritischen Textarbeit auch erste Begriffe der Filmanalyse 
einzuführen, schloss diese Sitzung mit der Untersuchung 
eines simpel, aber wirkungsvoll produzierten Propaganda-
Videos des sogenannten „Islamischen Staates“, das neben 

islamischer Religion und Kultur befassen. Da die mediale 
Auseinandersetzung mit diesen Themen, sei es in den 
Fernsehnachrichten, in Internet-Clips, in Serien oder in 
Spielfilmen, zu einem großen Teil durch Bilder geschieht, 
geht es bei IslaMovies darum, diese Bildsprache der Medien 
und ihre Wirkung auf den Betrachter verstehen zu lernen, 
zu deuten und zu hinterfragen. Der Schwerpunkt liegt 
hierbei auf Spiel- und Dokumentarfilmen, in denen deut­
sche, arabischen oder US-amerikanische Filmemacher 
zentrale Inhalte der islamischen Geschichte, Religion und 
Kultur thematisieren.

Schule und Universität
Den Kreis der Teilnehmer an IslaMovies bilden Schülerinnen 
und Schüler des Max-Planck-Gymnasiums in Göttingen 
und des Roswitha-Gymnasiums in Bad Gandersheim sowie 
gleichaltrige syrische Flüchtlinge aus anderen Schulen. 
Sie nehmen an IslaMovies unter der Leitung der Göttin­
ger Lehrerin Ellen Runte, dem Bad Gandersheimer Lehrer 
Marcel Gerlach und dem Islamwissenschaftler Jens Scheiner 
von der Universität Göttingen teil. Der Oberstufenkurs, 
der bereits den zweiten Durchlauf durchführt, vermittelt 
neben den islamwissenschaftlichen Inhalten Methoden 
geisteswissenschaftlichen Arbeitens zur Vorbereitung auf 
ein Studium. 

Kunst und Aussage
Die Analyse von Bildern und Filmsequenzen ist der erste 
Zugang des Projekts, mit selbstgemachten Bildern eine 
eigene Aussage zu tätigen, jedoch der besondere Clou von 
IslaMovies. Unter Anleitung des Medienpädagogen Sascha 
Prinz, der in diesem Jahr als vierter Projektverantwortlicher 
den künstlerisch-technischen Bereich von Angelika Kehlen­
bach übernommen hat, werden die Schülerinnen und 
Schüler das Gelernte und ihre eigenen Gedanken in per­
sönlichen Bildern zusammenfassen und verdichten. Mit 
Hilfe dieser Bilder, die in einem Stop-Motion-Kurzfilm zu­
sammenfließen, setzen sie sich aktiv mit den Lerninhalten 
auseinander und gestalten so ihre individuelle Perspektive 
auf die islamische Religion und Kultur.

Zwischenfazit
Auf die Frage nach den besonders spannenden Elementen 
antworteten die Schülerinnen und Schüler des ersten 
Durchlaufs, der neben der Stiftung Braunschweigischer 
Kulturbesitz gehörten die Dr. Buhmann Stiftung, Stadt 
und Sparkasse Göttingen und das Courant Forschungs­
zentrum Bildung und Religion zu den Förderern des ersten 
Durchlaufs. Nach besonders beeindruckenden Momenten 
von IslaMovies befragt nannten die Teilnehmenden die 
„Verbindung von wissenschaftlichem und künstlerischem 
Arbeiten“, das „eigenständige Analysieren von Filmszenen“, 
die „kontroversen Diskussionen“ und den Besuch der tür­

vielen weiteren im Internet kursiert und frei zugänglich ist.
	 Um das technische Know-how für das eigene filmi­
sche Arbeiten zu erwerben, unternahmen die Teilnehmer 
Anfang Januar eine Exkursion ins Deutsche Filmmuseum 
in Frankfurt am Main. Im Anschluss an eine Führung 
entstanden in Workshops mit Hilfe der Pixilation- und 
Stop-Motion-Technik mehrere Kurzfilme. „Unsere Exkursion 
ins Filmmuseum war sehr spannend, da man einen Einblick 
in die Welt des Filmemachens erhalten hat. Außerdem 
fand ich die verschiedenen Originalrequisiten besonders 
interessant“, resümiert ein Teilnehmer nach der Fahrt.

Filme zu Mohammed, Terrorismus, Muslimen in 
Deutschland, Frauen und politischen Rebellionen
Nachdem die Schülerinnen und Schüler in der nächsten 
Sitzung unter Anleitung der Münsteraner Arabischlektorin 

Amal Diab-Fischer Einblicke in die arabische Schrift er­
halten, sollen sie lernen, ihre Namen auf Arabisch zu 
schreiben. Neben Tusch-Pinseln stehen Knetmasse, Pfeifen­
putzer und Papierschnipsel zur Verfügung, um den Namen 
darzustellen. Das „Schreiben“ des Namens wird fotogra­
fisch dokumentiert, um mit Hilfe der Bilder einen ersten 
Stop-Motion-Film herzustellen.
	 Die darauf folgenden Sitzungen widmen sich dann 
überwiegend der Filmanalyse und der inhaltlichen Diskus­
sion: „Mohammed“, „Terrorismus“, „Islamische Lebensge­
staltung in Deutschland“, „Frauen im Islam“ und „Rebel­
lion in der islamischen Welt“ sind die zugrundeliegenden 
Themen, die mit Hilfe des Films Mohammed der Gesandte 
Gottes (1976), einer Folge von Homeland (2014) und der 
Filme Shahada (2010), Wer weiß wohin? (2011) bzw. The 
Green Wave (2011) analysiert werden. 
	 Welcher Film dabei bei den Schülerinnen und 
Schülern auf besonderes Interesse stößt und wie die Dis­
kussionen zwischen den muslimischen und nicht-musli­
mischen Teilnehmern verlaufen, werden die kommenden 
Monate zeigen. Doch schon jetzt ist klar: IslaMovies er­
zeugt neben einer Menge Spaß auch einen aufkläreri­
schen Mehrwert bei allen Beteiligten.
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Zierkugeln statt 
Keuschheitsgürtel

Restaurierung und Rekonstruktion 
von Dachzierelementen 

in Wolfenbüttel

von Dirk Zeyher

Alles ist vergänglich! Das gilt auch für die meisten 
Gebrauchsmetalle wie Zink und Stahl, die häufig an 
Bauwerken zum Einsatz kommen. Durch natürliche 
Einflüsse wie Regen und Luftfeuchtigkeit korrodieren 
Metalle. Dies kann bis zur vollständigen Zerstörung 
des Metallgefüges führen, so dass entstehende Fehl-
stellen nur durch Neuanfertigung zu reparieren sind.

Am Beispiel der Dachzier erkennt man die entstandenen 
Fehlstellen, die zu einer völligen Undichtigkeit gegen 
Witterungseinflüsse der Elemente geführt haben. Einige 
Teile sind offenbar vom Vorbesitzer des Hauses als nutz­
loser Metallschrott entsorgt worden. Zwei geschädigte 
Originalspitzen sind überliefert. Die Wetterfahne und die 
kleinen Dachspitzen müssen anhand der alten Fotos und 
der Proportionen der überlieferten Dachspitzen rekonstru­
iert werden.
	 Für die Erhaltung und Restaurierung sensibler his­
torischer Gegenstände ist es erforderlich, dass Fachfirmen 

das Werk übernehmen, damit die Originalsubstanz mög­
lichst weitgehend erhalten und nicht durch Unkenntnis 
zerstört wird. Es gibt nur noch wenige alte Handwerks­
betriebe in Deutschland, die heute noch in der Lage sind, 
solche Metallelemente in traditioneller Weise herzustellen. 
Die Firma von Dirk und Rudolf Zeyher aus Hildesheim ist 
einer der letzten in Niedersachsen verbliebenen Betriebe 
dieser Art. Der seltsame Beruf nennt sich Metalldrücker 
und Gürtler; Ende der 1990er Jahre fasste man ihn mit den 
Berufen Graveur, Galvaniseur und Ziseleur zum Metall­
bildner zusammen. In der heutigen Zeit verfeinern weitere 
Zusatzausbildungen den Beruf. So hat sich der Juniorchef 
Dirk Zeyher (35) unter anderem zum Restaurator im 
Metallhandwerk weitergebildet. 

Metalldrücker schon bei den Römern
Das Metalldrücken, eine scheinbar ausgestorbene Hand­
werkstechnik, deren Wurzeln durch Ausgrabungen aus der 
Römerzeit nachgewiesen und deren Bearbeitungsspuren 
an mittelalterlicher Vasa Sacra (kirchliche Gefäße) noch 
heute zu finden sind, bildet eine der Kerntechniken für die 
Rekonstruktion der geschädigten Teile. Beim Metalldrücken 

entstehen Drehrunde Werkstücke aus einer runden Blech­
scheibe. Hierfür wird ein Kern aus Holz, Kunststoff oder 
Metall gedreht, der die Innenkontur des gewünschten Werk­
stückes hat. Auf einer Drehmaschine, der so genannten 
Drückbank, wird dieser Kern auf der Hauptspindel auf­
genommen. Gegen den Kern gespannt lässt sich nun die 
Metallronde – so heißt die rundgeschnittenen Metall­
scheibe – bei rotierender Maschinenbewegung mit Hilfe 
eines speziellen Drückstahles oder einer Drückrolle in Form 
drücken. Viele haben schon einmal einen Töpfer an der 
Töpferscheibe beobachtet. Das Metalldrücken kann man 
sich ähnlich vorstellen. 
	 Auf diese Weise lassen sich aus vielen verschie­
denen Metallen unzählige Arten von Hohlkörpern her­

stellen – traditionell von Hand in Einzelanfertigung und 
über computergesteuerte hochmoderne hydraulische 
Maschinen für die Serienfertigung. Von der Kirchturm­
kugel aus Kupfer über Kochtöpfe – früher aus Aluminium, 
heute aus Edelstahl – bis hin zu Kesselböden für Tank­
lastwagen aus Stahl: ein weites Spektrum an Anwen­
dungsmöglichkeiten. So auch bei diesem Projekt, wo 

sämtliche Zierkugeln, Blütenblätter, Rosetten und so 
weiter in dieser traditionellen Technik von Hand herge­
stellt worden sind.

Nach dem Drücker der Gürtler
Doch das alleinige Drücken der Teile reicht nicht aus, um 
die Dachspitzen auf das Dach zu bekommen – außer 
man möchte die Einzelteile in einem Karton nach oben 
stellen. Die Einzelteile müssen noch zusammenmontiert 
und verlötet werden. All diese Arbeiten fallen in den 
Wirkungsbereich des Gürtlers, dessen Beruf im Mittelalter 
sehr gefragt war. Sich Gürten, das heißt Rüstung anlegen. 
Zierharnische und Rüstungsteile waren im Mittelalter 
Produkte des Gürtlers wie auch verzierte Gürtelschnallen 

– und man sagt, dass auch die Keuschheitsgürtel vom 
Gürtler hergestellt worden sind. Leider ist hierfür die 
Nachfrage seit dem Mittelalter zurückgegangen, und so 
musste sich der Gürtler neue Aufgabengebiete erschlie­
ßen. Das Produktportfolio eines Gürtlers kann heute weit 
reichen: Leuchtenbau (Kronleuchter, antike Wandblaker, 
Tischleuchter), Tischkultur (Teestövchen, Tabletts, Tisch­
schmuck), Kunst am Bau (Dachzier, Wetterfahnen und 
Hähne, Außenlaternen), sakrale Kunst (Abendmahlsgeräte, 
Taufschalen, Taufkannen, Altarleuchter, Kerzenständer) 
und vieles mehr. Traditionell hat sich der Gürtler nicht 
auf die Neuanfertigung von Werkstücken beschränkt; 
Reparatur und Restaurierung gehörten ebenfalls zum 
Berufsbild des Gürtlers. 
	 Damit zurück nach Wolfenbüttel: Um die neuge­
drückten Zierkugeln in die überlieferten Dachspitzen ein­
zufügen, sind die Dachspitzen zu erwärmen und an den 
alten Lötungen auseinanderzunehmen und zu zerlegen. 
Nun lassen sich exakte Bohrungsdurchmesser bestimmen. 

Erst wenn die Oxidhaut an den alten Teilen gründlich ent­
fernt ist, lässt sich dort wieder löten. Nach der Reinigung 
und dem mühevollen Anpassen der Einzelteile werden die 
Einzelteile mit einem Gaslötkolben und Lötzinn wieder 
zusammengelötet. Bei Temperaturen von 250 – 300 °C 
verschmilzt das Lötzinn auf den Zinkoberflächen. Das Ver­
löten ist eine wetterbeständige metallische Verbindung, 
die über Jahrzehnte dicht bleibt, ein Vorzug gegenüber 
Klebeverbindungen, auch angesichts der Lösbarkeit für 
zukünftige Reparaturen.
	 Die rekonstruierte Wetterfahne und die Dachspitzen 
wurden am 14. Dezember 2015 von Firma Zeyher Metall­
kunst aus Hildesheim und der Dachdeckerei Gast & Partner 
aus Braunschweig aufgesetzt.

d.zeyher@zeyher-metallkunst.de
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Medienarbeit für „Medienkompetenzförderung von Anfang 
an und durch alle Akteure“ aussprach.
	 Zum Abschluss des Abends würdigte Ulrich Mar­
kurth in seiner Doppelfunktion als Oberbürgermeister der 
Stadt Braunschweig und Vorsitzender des Präventionsra­
tes die Arbeit aller Teilnehmer im Aktionsjahr und ver­
lieh dem Familienzentrum Schwedenheim den mit 2.000 
Euro dotierte Präventionspreis 2015. 
	 Das Kinder- und Familienzentrum Schwedenheim 
hatte sich mit dem Projekt „Lego Chima, die Simpsons- und 
wer bist du?“ Medienangebote für Kinder am Aktionsjahr 
beteiligt. Eine Trickfilmwerkstatt und eine Hörspielproduk­
tion gehörten zum prämierten Angebot des Zentrums. In 
Zusammenarbeit mit den Kunst- und Medienpädagogen 
Heike Eberius und Maic Ullmann und mit Hilfe von Studie­
renden der Hochschule Ostfalia wurden Kinder und ihre 
Eltern an die verschiedenen Alltagsmedien herangeführt.

AKTIVITÄTEN & FÖRDERUNGEN

@Spaß #Bildung 
®Rechte  

Mit dem Präventionspreis 2015 
geht das Aktionsjahr 

Medien zu Ende

von Kaspar Tyrichter

27 Projekte zum Thema Prävention und Medien er-
reichten im vergangenen Jahr mit Workshops, Theater-
stücken, Elternabenden, Vorträgen und Filmen über 
5.000 Menschen in der Region Braunschweig. Wie in 
den vorangegangenen Aktionsjahren hatte der Prä-
ventionsrat Initiativen, Einrichtungen und Gruppen 
aufgerufen, sich mit Ihren Präventionsprojekten zu 
beteiligen. Waren es  bisher Themen wie Gewalt- oder 
Suchtprävention standen dieses Jahr die Medien im 
Fokus. Kurz vor Weihnachten stellte der Geschäfts
führer des Präventionsrates, Thomas Seliger, Motto und 
Teilnehmer 2015 den 100 Gästen im Braunschweigischen 
Landesmuseum nach dem Grußwort der Hausherrin, 
Heike Pöppelmann, vor. Vor allem das Internet, das 
mit Smartphones, Tablet & Co. Einzug in beinahe jedes 
Kinderzimmer gehalten hat, und das Fernsehverhalten 
– weit über den eigenen Fernsehkonsum hinaus – waren 
Gegenstand der Projekte.

Die Ergebnisse der begleitenden Evaluierung, vorgestellt 
am Abschlussabend von Stefan Schaper (Arbeitskreis 
Medien Braunschweig) und Kati Zenk (Arbeit&Leben, 
Wolfsburg) machten noch einmal deutlich, wie wichtig 
das Thema des zu Ende gehenden Aktionsjahres war: 70 
Prozent der Dritt- und Viertklässler verfügten heute über 
ein Smartphone. Bei den 13–15-jährigen liegt der Anteil 
bei nahezu 100%. Dazu kommt der  Zugang zum Internet 
via Tablet oder Computer. „Es kann nur das kritisch hinter­
fragt werden, was man auch versteht“, betonte Stephan 
Schaper und zeigte, wie wichtig es auch im Medienbereich 
ist, die Kinder und Jugendlichen zu begleiten und mit 
ihnen gemeinsam zu arbeiten. Auch hierin unterscheidet 
sich der Medienbereich keineswegs von den anderen 
Bereichen der Präventionsarbeit.
	 Ähnlich äußerte sich Tanja Witting von der Ostfalia-
Hochschule, die das Aktionsjahr mit ihren Studenten be­
gleitet hatte und sich bei ihrem Vortrag zur kommunalen 

Der Präventionsrat
Seit der Gründung 1996 beschäftigt sich der Braun­
schweiger Präventionsrat mit Fragen und Projekten 
kommunaler Präventionsarbeit. Die Arbeit des Rates 
wird derzeit durch neun Vertreter aus kommunalen 
und privaten Einrichtungen getragen. Der Präventions­
rat sichtet und unterstützt Initiativen im Bereich 
Gewalt und Suchtprävention, Medienkompetenz, 
Integration u. v. m. Prävention ist ein gesamtgesell­
schaftlicher Auftrag; der Präventionsrat macht sich 
daher zur Aufgabe, die unterschiedlichen Akteure in 
der Stadt Braunschweig miteinander zu vernetzen 
und eine nachhaltige und zielgerichtete Förderung 
der Präventionsprojekte in der Stadt Braunschweig 
zu etablieren – entsprechend dem Leitziel Prüfen, 
Fördern und Vernetzen.
Seit 2011 wird jährlich der mit 2000 Euro dotierte 
Präventionspreis vergeben. In den, alle zwei Jahre statt­
findenden, Aktionsjahren richtet sich dabei das Augen­
merk auf besondere Themen der Präventionsarbeit.

AKTIVITÄTEN & FÖRDERUNGEN

Unerwartete 
Entdeckungen 

im Weltkulturerbe  
Archäologische Ausgrabungen 

im Zisterzienserkloster Walkenried 
bringen unter anderem 

ausgedehntes Handwerkerareal 
ans Licht

von Stefan Flindt

Bereits seit dem Jahr 2010 ist das Zisterzienserkloster 
Walkenried Teil des Weltkulturerbes Bergwerk Ram-
melsberg, Altstadt Goslar und Oberharzer Wasserwirt-
schaft. Um den hohen touristischen und kulturellen 
Ansprüchen an eine Welterbestätte auch zukünftig 
gerecht zu werden, planen der Landkreis Osterode am 
Harz als Träger und die Stiftung Braunschweigischer 
Kulturbesitz als Eigentümerin die Errichtung eines Er-
gänzungsbaus für das ZisterzienserMuseum Kloster 
Walkenried.

Aus mehreren Baubeobachtungen der 1970er und 
1980er Jahre war bekannt, dass in den vorgesehenen 
potenziellen Bauflächen im Bereich der Südklausur und 
vor dem westlichen Kreuzgangflügel noch umfangreiche 
Baureste des erst 1739 abgerissenen gotischen Konver­
sentraktes, aber auch des gotischen Küchenbaus und 
des um 1860 niedergelegten neuzeitlichen Amtshauses 
vorhanden waren. Diesen für die Baugeschichte des 
Klosters außerordentlich wichtigen historischen Baube­
stand galt es vor Baubeginn durch eine archäologische 
Untersuchung des insgesamt rund 1200 Quadratmeter 
großen Geländes zu untersuchen und für die Nachwelt 
zu dokumentieren.
	 Angesichts der baugeschichtlichen Bedeutung des 
drittältesten Zisterzienserklosters auf deutschem Boden 
wurden diese Untersuchungen in den Jahren 2012 und 
2013 als reguläre Ausgrabung durch die Grabungsfirma 
GadU und in den Jahren 2014 und 2015 als eigene For­
schungsgrabung der Kreisarchäologie Osterode am Harz 
durchgeführt.

Stefan.Flindt@landkreis-osterode.de

	 Die Ergebnisse der noch nicht vollständig abge­
schlossenen Grabungen übertrafen alle Erwartungen, 
denn neben umfangreichen Baubefunden aus der goti­
schen Bauphase des Klosters konnten insbesondere auch 
umfangreiche Baustrukturen von romanischen Vorgänger­
bauten nachgewiesen werden. Größte Überraschung war 
allerdings die völlig unerwartete Entdeckung eines aus­
gedehnten Handwerkerareals südlich des gotischen 
Refektoriums.

Ein schmaler Gang zum Küchenbau
Vor der gesamten Westfassade des westlichen Kreuzganges 
konnten die bis zu 1,8 m breiten Keller- und Fundament­
mauern des wohl erst nach der Mitte des 14. Jahrhunderts 
errichteten Konversentraktes, also des Wohn- und Aufent­
haltsgebäudes der Laienbrüder, freigelegt werden. Der 
nördliche Teil dieses rund 45 m langen, von der Kloster­
kirche im Norden bis zum Mönchsrefektorium im Süden 
reichenden und im lichten Maß rund 9 m breiten Baus 
war auf rund 30 m Länge unterkellert. Die über einer 
Schalung aus Gipsmörtel und Bruchsteinen in der Art 
eines Gussmauerwerks hergestellte und offenbar schon im 
16. Jahrhundert vollständig erneuerte Kreuzgrat-Gewölbe­
decke des größten Kellerraumes ruhte auf einer Reihe 
von sechs in der Mittelachse des Raumes angeordneten 
Pfeilern. Das südliche, einst durch zwei massive doppel­
flügelige Türen gesicherte Ende des Kellers bestand aus 
einem kleinen Vorraum im Westen und einem weiteren, 
nach Osten anschließenden Raum. Beide waren vermutlich 
einst mit einem Tonnengewölbe versehen. Eine dicke Holz­
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kohlelage auf dem Boden des Vorraumes und durch große 
Hitzeeinwirkung orangerot verfärbte Teile des Lehmbodens 
im östlich anschließenden Kellerraum deuten darauf hin, 
dass hier einst eine Feuerungsanlage vorhanden war, 
deren Abwärme einen darüber gelegenen Raum beheizte. 
Der gotische Konversentrakt verfügte in Walkenried also 
nachweislich ebenso über eine Wärmestube, wie es im 

den Mönchen vorbehaltenen Teil des Klosters der Fall war. 
Zur Aufteilung der nach Süden anschließenden ebenerdi­
gen und auch zu den aufgehenden Räumlichkeiten des 
Konversentraktes lässt sich anhand des archäologischen 
Grabungsbefundes kaum etwas sagen. Nachweisbar ist 
aber ein schmaler Gang, der den Keller einst mit dem 
westlich vor dem Refektorium gelegenen gotischen Küchen­
bau verband. Bedingt durch tiefgründige neuzeitliche und 
moderne Störungen lassen sich zur aufgehenden Bau­
substanz, den genauen Abmessungen und zur Raumauf­
teilung des gotischen Küchenbaus nur noch in begrenztem 
Umfang Angaben machen. Gut nachweisbar ist jedoch 
die massive westliche Außenwand des Küchenbaus, die 
ungefähr in einer Flucht mit der Westmauer des Konversen­
traktes verlief. Bei mehreren Feuerstellen, die im nördli­
chen Abschnitt des Küchenbaus unmittelbar vor dem 
heutigen Eingang zum Refektorium gefunden wurden, 
handelt es sich nach der eher geringen Größe zu urteilen 
um Nebenfeuerstellen, die in einem Vorraum unterhalten 
wurden. Die zentrale Feuerstelle der vermutlich nach Süden 
anschließenden Hauptküche ist noch nicht entdeckt 
worden.

	 Lagen zu den gotischen Baulichkeiten des Klosters 
bereits vor Beginn der Grabungen verschiedene Informa­
tionen vor, war von den zu vermutenden Baulichkeiten der 
romanischen Klosterphase in diesem Bereich bis dato nichts 
bekannt. Das sollte sich jedoch bald ändern. Zunächst 
einmal gelang es, in der Nordostecke des gotischen Kon­
versentraktes direkt unter der Kellersohle noch letzte 

Reste vom Fundament des Westabschlusses der romani­
schen Klosterkirche nachzuweisen. Dessen genaue Lage 
war bis dahin unbekannt.

Deutlich größer angelegt
Darüber hinaus konnten im nicht unterkellerten Teil des 
gotischen Konversentraktes verschiedene Mauerzüge des 
romanischen Konversentraktes freigelegt werden, die dafür 
sprechen, dass dieser vom Grundriss her deutlich größer 
als der spätere gotische Konversentrakt angelegt war. Der 
nach Süden anschließende romanische Küchenbau ver­
fügte über mindestens zwei Vorräume im Norden, durch 
die der Zugang in das Mönchsrefektorium erfolgte. Bedingt 
durch die eng gesteckten Grabungsgrenzen konnte die 
genaue Lage der westlichen Außenwand und damit auch 
die exakte Breite von Küchenbau und Konversentrakt 
nicht ermittelt werden.
	 Ein wichtiges Datum für die Errichtung des roma­
nischen Küchenbaus und auch des Konversentraktes lie­
fert der in das Jahr 1146 (-4/+8 Jahre) datierbare Rest 
einer mutmaßlichen Wasserleitung aus Eichenholz, die 
unter dem romanischen Bodenniveau verlief und offen­

bar im Zusammenhang mit der Errichtung dieser Ge­
bäude beseitigt wurde. Sowohl der Küchenbau als auch 
der Konversentrakt können damit erst mehrere Jahr­
zehnte nach dem Bezug des Klosters im Jahre 1129 
errichtet worden sein. Dies spricht dafür, dass entspre­
chende Baulichkeiten mit diesen Funktionen zur Zeit der 
Gründung des Klosters an anderer Stelle gestanden haben 
müssen.
	 Von besonderer Bedeutung für den klösterlichen 
Betrieb waren stets die Versorgung mit Frischwasser sowie 
die Entsorgung des Brauchwassers. Hierzu erbrachten die 
Grabungen des Jahres 2014 im Bereich des gotischen 
Küchenbaus eine ganze Reihe neuer Erkenntnisse. Mehr 
als zwei Meter unter der heutigen Erdoberfläche konnte 
hier eine sehr gut erhaltene, west-östlich unter dem roma­
nischen Küchenbau verlaufende Frischwasserleitung aus 
ineinander gesteckten Eichenholzröhren freigelegt werden, 
die man im Zusammenhang mit dem Bau der Westmauer 
des gotischen Küchenbaus allerdings gekappt und teil­
weise ausgebrochen hatte. Auch das jahrgenaue Dendro­
datum – 1183 – deutet auf eine Zugehörigkeit zum roma­
nischen Kloster und damit eine Errichtung des massiven 
romanischen Küchenbaus erst mehr als 50 Jahre nach der 
Gründung des Klosters hin.

Reste des Brauchwasserkanals von 1294
Zwei Meter südlich und in gleicher Richtung wie die roma­
nische Holzröhrenleitung verlaufend konnten die Reste 
eines aus Nadelholzbohlen konstruierten, etwa 60 cm 
breiten Troges dokumentiert werden, bei dem es sich wahr­
scheinlich um das einzige erhalten gebliebene Segment 
des Wasserkanals handelt, der während der gotischen 
Klosterphase Brauchwasser unter dem Küchenbau hin­
durch bis zu den Latrinen der Mönche und von dort bis 
in die unmittelbar östlich vor dem Kloster fließende 
Wieda geführt hat. Der Trog aus zwei sauber gesägten 
waagerechten Bodenbrettern und ehemals zwei senk­
recht gestellten Seitenbrettern war mit Holzdübeln auf 
einer aus Eiche gefertigten Lagerholzkonstruktion befes­
tigt, die dendrochronologisch in das Jahr 1294 datiert 
werden kann. Damit ist dieser Brauchwasserkanal deutlich 
älter als das erst um 1330 fertiggestellte gotische Mönchs­
refektorium und der noch später errichtete gotische 
Küchenbau.
	 Von herausragender Bedeutung für die Kloster­
geschichte ist auch der Nachweis eines ausgedehnten 
Handwerkerareals vor der Südfassade des gotischen 
Refektoriums. Zahlreiche Bronzereste, durch Hitzeein­
wirkung orangerot verziegelte Feuerstellen und Guss­
gruben sowie Fragmente von Schmelztiegeln und Guss­
formen belegen, dass hier während der romanischen 
und gotischen Klosterphase über einen längeren Zeit­
raum hinweg Bronzegegenstände wohl vorwiegend für 

die Ausstattung der Gebäude und den allgemeinen 
Bedarf des Klosters gegossen wurden. Ein größeres, wohl 
romanisch zu datierendes Fachwerkgebäude, von dem 
lediglich die Fundamentsteine und Reste eines ehemali­
gen Fliesenfußbodens erhalten geblieben sind, dürfte 
zumindest zeitweilig als Werkstatt für die weitere Bear­
beitung der Gussobjekte gedient haben.

	 Ebenfalls in diesem Areal wurden unweit der Süd­
wand des gotischen Refektoriums auch die gut erhaltenen 
Reste einer mehrere Meter großen Ofenanlage freigelegt. 
Der in den Boden eingetiefte Ofen bestand aus sorgfältig 
in Lehm gesetzten Dolomitsteinen und diente nach den 
Funden von mehreren Rohgipsstücken am ehesten wohl 
zum Brennen von Gips oder Kalk. Sehr wahrscheinlich 
wurde hier der Mörtel für späte Baumaßnahmen im Kloster 
gebrannt – Maßnahmen, die nach einer naturwissenschaft­
lichen Datierung des Ofens im Zeitraum zwischen 1331 
und 1462 erfolgten.
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STIFTUNGSVERMÖGEN 
VORGESTELLT

ZisterzienserMuseum 
Kloster Walkenried

von Ulrich Brömmling

Einmal wieder Kind sein! Wenn man beim Besuch des 
ZisterzienserMuseums dem Audio-Guide lauscht und 
die Kinder beobachtet, die unglaublich viel Spaß zu 
haben scheinen, wenn sie sich ihre Kinder-Audio-Füh-
rung anhören, wäre man gern wieder genauso jung. 
Nicht dass der Text für die Erwachsenen schlecht sei, 
ganz im Gegenteil. Aber was ist so lustig, dass die 
Kurzen selbst an der Stelle kichern müssen, wo ein 
Abtkandidat von den Mönchen gemeuchelt wird? Da 
hört man sich heimlich die Stelle einfach mal selbst 
an. Denn freundlicherweise befinden sich auf jedem 
Gerät beide Versionen.

Vor zehn Jahren öffnete das ZisterzienserMuseum in den 
Räumen des ehemaligen Klosters Walkenried seine Pforten. 
Zwei Jahre lang hatte man die Dauerausstellung vorbe­
reitet, aber Brigitte Moritz und Ortrud Krause, die unter 
anderem die Texte schrieben, unterstreichen bis heute, 
dass Reinhard Roseneck, bis zu seinem Tod 2012 (VVK 
2012-3|60) wissenschaftlicher Direktor des Museums, 
der Spiritus Rector der ganzen Ausstellung war. Brigitte 
Moritz, für Wissenschaft, Öffentlichkeitsarbeit und Ver­
mittlung/Museumspädagogik zuständig, weist zu Beginn 
einer Führung darauf hin, dass es kein Kloster mehr ist, 
sondern ein Museum. Schließlich leben und beten und 
arbeiten hier keine Mönche mehr. Und schließlich dürften 
Frauen ohnehin „die Klosterpforte nicht überschreiten,“ 
wäre die Anlage noch ein Kloster, unter keinem Vorwand, 
weder um Nahrungsmittel zu beschaffen oder aufzube-
wahren, noch um irgendwelche Sachen des Klosters zu 
waschen, wie es bisweilen nötig ist. So stand es in den 
Statuten. Gut also, dass es ein Museum ist. Und ein so 
spannendes noch dazu.
	 So spannend die Präsentation, so verzweigt und 
kompliziert die Struktur des Geländes, das hier als Stiftungs­
vermögen präsentiert ist. Die Stiftung Braunschweigischer 
Kulturbesitz ist Eigentümerin aller Gebäude, die vom 1127 
von Adelheid von Walkenried gestifteten Zisterzienser­
kloster, dem dritten in Deutschland, übriggeblieben sind. 
Hierzu gehört die imposante Ruine der gotischen Kloster­
kirche. Hierzu gehört der Kreuzgang mit seiner doppel­
schiffigen Nordseite, der auf den Grundrissen des romani­
schen Vorgängers entstand und damit als gotischer 
doppelschiffiger Kreuzgang seinesgleichen sucht. 13 Säulen 
des romanischen Baus sind im Kreuzgang und im Brüder­
saal wiederverwendet, die aus dem gleichen Steinbruch 
Hainholz im Elm stammen wie der Kaiserdom zu Königs­
lutter (der Steinbruch gehört der Stiftung ebenfalls, VVK 
2014-4|50–51). Dazu gehört der ehemalige Kapitelsaal, 
heute der Kirchenraum der Ev.-luth. Kirchengemeinde 
Walkenried. Derzeit sammelt man dort für eine neue Orgel. 
Auch hier wird sich die Stiftung beteiligen. Dazu gehört 
der ehemalige Speisesaal der Mönche, der passenderweise 

der Gastronomie zur Verfügung steht, wenn die Besucher 
nach einer der zahlreichen Veranstaltungen Hunger stillen 
und Durst löschen wollen, nach einer Führung im Kerzen-
schein oder einem Kreuzgangkonzert zum Beispiel.

Die Stiftung für die Klosteranlage, 
der Landkreis fürs Museum
Zum Eigentum der Stiftung gehören all die weiteren 
Gebäudeteile, die die Ausstellung selbst beherbergen. 
Schließlich gehören dazu Eingangsbereich und Verwaltung, 
wenn man die wenigen Räume, die für die noch kleinere 
Zahl an Mitarbeitern zur Verfügung stehen, Verwaltung 

nennen will. Der kaufmännisch-technische Direktor Günter 
Jentsch ist trotz Überschreitens der Pensionsgrenze noch 
ein weiteres Jahr im Dienst und weiterhin regelmäßig in 
Walkenried. Die meiste Zeit aber ist er beim Landkreis 
Osterode am Harz zu erreichen. Der Landkreis ist Träger 
des Museums und Arbeitgeber aller Angestellten. 
	 Wenn im November die Landkreise Göttingen und 
Osterode am Harz zum Großkreis Göttingen verschmelzen, 
bleibt Walkenried davon nicht unberührt. Vorher aber steht 
der Anlage noch ein wichtiger Termin ins Haus: Auf dem 
Gelände nördlich der Klosteranlage, das ebenfalls Stiftungs­
vermögen ist, wurde im Auftrag des Landkreises Osterode 
am Harz archäologisch gegraben. Gleich dreifach lieferte 
die Grabung neue Erkenntnisse (siehe S. 44–46). Am 3. 

Juli 2016 stellen Landkreis und Museum die Ergebnisse 
der Grabungen am Fundort selbst gemeinsam vor.
	 In Carlo Goldonis Komödie Der Diener zweier Herren 
lernt der Zuschauer, in welche Verstrickungen der geraten 
kann, der zwei Herren gleichzeitig dient. Auch für Walken­
ried gelten, wie wir schon gesehen haben, unterschiedliche 
Zuständigkeiten mit zugehörigen Ansprechpartnern: SBK, 
evangelische Gemeinde, das ZisterzienserMuseum vor Ort 
und die Kreisverwaltung in Osterode. Die Parallele zum 
Theater sei innerhalb des Schwerpunktheftes Theater 
erlaubt, zumal sie in Walkenried bislang immer gut aus­
gegangen ist.

	 Vielleicht liegt das auch daran, dass man, was Walken­
ried angeht, in komplexen Zusammenhängen und Wider­
sprüchen zu denken gelernt hat. Eine Klosteranlage, die 
schon seit fast 450 Jahren kein Kloster mehr beherbergt 
und davor 450 Jahre wechselhafte Zisterziensergeschichte 
schrieb. Eine Klosterkirche, die Anfang des 13. Jahrhun­
derts zu den größten Sakralbauten Norddeutschlands 
zählte (von West- zu Ostfront sind es über 90 Meter), 
jetzt aber nichts als Ruine ist. Eine Kirchengemeinde im 
Kapitelsaal, eine Ausstellung, die museumspädagogisch 
zu dem besten gehört, was man gesehen hat, und der man 
die zehnfache Besucherzahl wünscht, was aber wiederum 
der kleine Mitarbeiterstab kaum bewältigen könnte. 
	 2010 wurde das Beziehungsgeflecht zwischen den 
Institutionen, Trägern, Inhalten und Liegenschaften nicht 
vereinfacht: Die Klosteranlage Walkenried ist seit sechs 
Jahren Teil des UNESCO-Welterbe-Ensembles Bergwerk 
Rammelsberg, Altstadt von Goslar und Oberharzer Wasser-

wirtschaft, das wiederum als Stiftung organisiert ist – aber 
eben nicht die Walkenrieder Klausurgebäude, Kirchenruine 
oder Kapitelsaal, sondern die Klosteranlage Walkenried 
in der Funktion des „historischen Sachzeugen“. Denn die 
Zisterzienser hatten sich in Walkenried zwar angesiedelt, 
weil die Voraussetzungen für den Montanbergbau im All­
gemeinen und die Kupfergewinnung im Besonderen günstig 
schienen und ein Fließgewässer nutzbar war. Allerdings 
haben die Walkenrieder Mönche und Laienbrüder die Mon­
tanregion erst ihrer eigentlichen Bedeutung zugeführt. 
Die Mönche steigerten die Wirtschaftskraft im Oberharz 
– wenn sie nicht gerade einen ihrer Mitbrüder mordeten.

Dem Himmel nähergebracht
Mord war nicht unbedingt an der Tagesordnung. Nur der 
eine Mord im Jahr 1327 sollte Eingang in alle Geschichten 
des Klosters finden. Von dem Mord erzählt sogar der Audio-
Guide für die jungen Besucher. Mönch Konrad führt die 
Kinder dort durch das Museum, und eine vorwitzige Maus 
begleitet ihn. Auf der Mitteltreppe zum Dormitorium, dem 
Schlafraum, haben die Mönche ihren Mitbruder Otto Graf 
von Honstein vor gut 700 Jahren in den Worten von 
Mönch Konrad „dem Himmel nähergebracht“. Der Graf 
und Mitbruder wollte sich und seiner Familie mit der 
Wahl zum Abt Vorteile verschaffen, und man wusste sich 
im Kloster nicht anders zu helfen. Die Mitteltreppe 
mauerten die Mönche einige Zeit später einfach zu – wie 
ein Kind, das sich die Hände vor die Augen hält und 
glaubt, niemand könne es sehen.

Öffnungszeiten: dienstags – sonntags von 10–17 Uhr.

ulrich@broemmling.de Einmal unbedeckt, einmal bedeckt: Blick in die Kirchenruine und in den 
doppelschiffigen Nordkreuzgang, Ausstellungsimpressionen.
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Geförderte Medien

Rolf Parr | Florian Krobb (Hg.): 
Jahrbuch der Raabe-Gesell-
schaft 2015. Verlag De Gruyter, 
Berlin 2015. 198 Seiten, 49 
Euro.

Schon in Vorjahren hat die SBK 
das Jahrbuch der Raabe-Gesell­
schaft finanziell gefördert. Auch 
dieses Mal vergleichende Auf­
sätze, die diesmal Charles 
Dickens und Gottfried Keller 
einbeziehen, auch Marie von 
Ebner-Eschenbach und der 
Bregenzerwall sowie der DEFA-

Film Die schwarze Galeere erhalten Aufmerksamkeit. Was wohl her­
auskommt, wenn man das Raabe-Jahrbuch (oder VIERVIERTELKULT) 
„von den Namen her“ liest? Volker Kohlheim hat das für Raabes 
Unruhige Gäste getan. 

Gerd Biegel | Harmen H. Thies 
(Hg.): Peter Joseph Krahe. Bei-
träge zur Architektur des Klas-
sizismus in Braunschweig (= 
Braunschweiger Beiträge zur 
Kulturgeschichte Band 4). Peter 
Lang Edition, Frankfurt am 
Main 2015. 377 Seiten, 32,95 
Euro.

Über den Jahreswechsel 
2015/16 widmete das Städti­
sche Museum in Anwesenheit 

von dessen Urenkel einem der bedeutendsten Braunschweiger, dem 
Architekten Peter Joseph Krahe, eine Ausstellung. Vor inzwischen 213 
Jahren war er zum „Kammer- und Klosterrat“ im Fürstentum Braun­
schweig-Wolfenbüttel ernannt worden. Wieder einmal konnte Gerd 
Biegel einen Autorenkreis gewinnen, in deren Beiträgen auch Einflüsse 
aus und auf Architekturen anderer Staaten auftauchen und zahlreiche 
Nebenaspekte von Krahes Wirken in Braunschweig aufgedeckt werden.

Gerd Biegel (Hg.): Auf dem 
Weg nach Waterloo. Der 
Schwarze Herzog Für Braun-
schweig gegen Napoleon.  
MatrixMedia Verlag, Göttingen 
2015. 248 Seiten, 20 Euro.

Vom Schwarzen Herzog, dessen 
Tod sich 2015 zum 200. Mal 
jährte, ward schon in VVK be­
richtet. Neben der Ausstellung 
gibt die von Gerd Biegel 
herausgegebene Aufsatzsamm­
lung mit Beiträgen von elf Auto­

ren den breitesten und tiefsten Einblick in die Umstände von Herzog 
Friedrich Wilhelm von Braunschweig und seiner Schwarzen Schar.

Sibylle Heise: Ein „Hausbuch“ 
aus Hornburg 1701–1776. 
Aufzeichnungen der Bürger und 
Brauer Just Heinrich Brinck-
mann und Johann Christoph 
Bornemann (= Beihefte zum 
Braunschweigischen Jahrbuch 
Band 18). Appelhans Verlag, 
Braunschweig 2015. 132 Seiten. 

75 Jahre Leben in einer mittel­
mäßig bedeutenden Stadt, 
kommentiert von Großvater 
und Enkel – bessere Quellen zur 

Alltagsgeschichte gibt es kaum. Das von Sibylle Heise kommentierte 
Hausbuch aus Hornburg 1701–1776 ist gerade aufgrund vieler Peti­
tessen und Nebensächlichkeiten aufschlussreich. Große Geschichte 
haben die beiden nicht gemacht, Alltagsgeschichte umso mehr.

Akademie Regionale Gewerk­
schaftsgeschichte für Nieder­
sachsen und Sachsen-Anhalt in 
Braunschweig (Hg.): 1915 bis 
September 1918. Europa – 
Menschen – Toleranz (= Regio­
nale Gewerkschaftsblätter Heft 
66). Braunschweig 2015. 248 
Seiten. 

Der DGB-Bezirk Niedersachsen-
Bremen-Sachsen-Anhalt hat 
Beiträge zum Themenbereich 
Kultur und Leben an europäischen 

Heimatfronten 1915–1918 gesammelt, die Eingang in einen soliden 
Quellenband gefunden haben, großzügig gefördert durch die SBK.
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	 Januar–Dezember 2016
	 Der Kopf ist rund, damit das Denken die Richtung
	 ändern kann
Veranstaltungsreihe der Weltbühne Heckenbeck mit 
Kabarett-, Theater-, Literatur-, Stummfilm- und Musikver­
anstaltungen.
Veranstaltungshinweise unter www.weltbuehne.info
Bad Gandersheim, Weltbühne Heckenbeck, Kreuzstraße 11

	 Februar–Juni 2016
	 FLOW – Eine abstrus theatrale Hausdurchsuchung 	
	 in der Villa
Die AWP hat einen neuen Auftrag! Wie können wir alle 
zusammen dem ewigen Höher-Schneller-Weiter die Stirn 
bieten und so die Systeme aus den Angeln heben?
Veranstaltungshinweise unter www.ulrikewillberg.de
Braunschweig, Haus der Braunschweigischen Stiftungen, 
Löwenwall 16

	 April–Oktober 2016
	 Mahl anders
Die niedersächsischen evangelischen Frauenklöster und 
-Stifte laden zu mehr als vierzig Einzelveranstaltungen ein.
Veranstaltungshinweise unter www.kloster-mahl-anders.de

	 9.4.2016, 19:00 Uhr
	 Der nackte Kaiser ein Märchen aus alter Zeit von 	
	 Gerd Knappe | nach Hans Christian Andersen
Premiere des Jungen Staatstheaters Braunschweig (6+).
Braunschweig, Staatstheater Braunschweig, Haus Drei

	 10.–17.4.2016
	 Erde – Wasser – Luft – Feuer, die vier Elemente
Die diesjährige Orgelreihe steht unter dem Thema der 
vier Elemente: Erde, Wasser, Luft und Feuer.
Veranstaltungshinweise unter www.koenigslutter-kaiserdom.de
Königslutter, Kaiserdom

	 16.4.2016, 18:00 Uhr
	 Spiegelberg
Autorenlesung von Michael Göring
Eintritt frei! Anmeldung bis 8.4.2016 unter 
0531/707 42-72 oder -0 oder unter mailto:
ute.sandvoss@sbk.niedersachsen.de
Braunschweig, Haus der Braunschweigischen Stiftungen, 
Löwenwall 16

	 7.5.2016, 18:00 Uhr
	 Winnie-the-Pooh (Pu der Bär)
Andreas Döring liest aus der englischen Originalfassung
Eintritt: 12,-- EUR/14,-- EUR an der Abendkasse
Braunschweig, Haus der Braunschweigischen Stiftungen, 
Löwenwall 16

Termine
April 2016

|
Juni 2016

	 21.5.2016, 19:30 Uhr
	 Die Jungfrau von Orleans von Friedrich Schiller
Premiere des Schauspiels des Staatstheaters Braunschweig.
Braunschweig, Staatstheater, Kleines Haus

	 28.5.2016, 10:00–16:30 Uhr
	 Frühling lässt sein buntes Band …
Workshop Schablonenmalerei
Designen Sie ein eigenes T-Shirt, eine Kissenhülle, Tischsets 
oder was immer Sie möchten mit Motiven aus dem Kaiserdom.
Information und Anmeldung unter 05353-912-202
Königslutter, Kaiserdom

	 3.–11.6.2016
	 47. Harzburger Musiktage
Internationales Festspiel: Kammermusik, große Orchester­
werke, cross-over Musikaufführungen.
Veranstaltungshinweise unter www.harzburger-musiktage.de
Bad Harzburg

	 4. und 18.6.2016, 15:00 Uhr
	 Gegen alles ist ein Kraut gewachsen
Führung zum Thema Heilkunst der Benediktinermönche.
Königslutter, Kaiserdom

	 8.6.2016, 21:00 Uhr
	 Eine kleine Orgel(nacht)musik
Besinnliche Musik zu später Stunde im Kaiserdom.
Königslutter, Kaiserdom

	 15.6.2016, 20:00 Uhr
	 Soli Deo Gloria – Braunschweig festival
	 J.S. Bach: Matthäus-Passion
Nach der Johannes-Passion 2014 kehrt John Eliot Gardiner 
mit dem Monteverdi Choir und den English Baroque 
Soloists erneut in den Kaiserdom Königslutter zurück, 
diesmal mit der Matthäus-Passion.
Königslutter, Kaiserdom

	 19.6.2016, 15:00 Uhr
	 Kunst – Kultur – Genuss
Die Stiftung Braunschweigischer Kulturbesitz lädt zur 5. öffent­
lichen Honigernte beim Bienenhaus der Stiftungen ein.
Eintritt frei!
Braunschweig, Haus der Braunschweigischen Stiftungen, 
Löwenwall 16

	 26.6.2016, 11:00–18:00 Uhr
	 Domfest – Das Familienfest am Kaiserdom
Das traditionelle Familienfest am Kaiserdom mit Markt- 
und Gastronomieständen und Mitmachaktionen für 
Groß und Klein.
Königslutter, Kaiserdom

Weitere Termine finden Sie unter 
www.sbk-bs.de
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Neuerscheinungen

Antoine de Saint-Exupéry: Der Kleine Prinz. Deutsch von Peter Sloterdijk. Illustrationen: Michael Mahler 
(= Insel-Bücherei Nr. 2017). Insel Verlag, Berlin 2015. 104 Seiten, 16 Euro.

Ein Zitat wird besichtigt. Bei der Buchvorstellung von Saint-Exupérys Der kleine Prinz, neu übersetzt von Peter 
Sloterdijk, im Berliner Ensemble beklagt Thomas Gottschalk, dass ein einziger Satz einem sonst wunderbaren 
Werk Schaden zugefügt habe, weil ihn seine Schwester und viele andere zu jeder passenden und unpassenden 
Gelegenheit zitierten. Man sieht Kopfnicken im Publikum: Jeder weiß, wovon Gottschalk spricht. Peter Sloterdijk 
hat das Werk, das 1942 im amerikanischen Exil Saint-Exupérys erschien, nun neu übersetzt. Vor allem aber 
bringt er in einer Nachbemerkung die Botschaft des „letzten Bildungsromans“ mit der Gedankenwelt Nietzsches 
in Verbindung. Erst wenn wir wieder Kind sind, sind wir ganz Mensch. Und: Nicht alle Liebesmüh ist vergeblich. 
Schöne, gehaltvolle Gedanken. Allein den Satz in Kapitel 22 änderte der neue Übersetzer nicht. Davor hielt ihn 
übergroße Ehrfurcht zurück. Uns so heißt es weiterhin: Man sieht nur mit dem Herzen gut. Das Wesentliche ist für 
die Augen unsichtbar.

Henriette Herwig (Hg.): Merkwürdige Alte. Zu einer literarischen und 
bildlichen Kultur des Alter(n)s. Transcript Verlag, Bielefeld 2014. 346 
Seiten, 34,99 Euro.
Peter-Alexis Albrecht (Hg.): Schönheit & Last. Bildnisse vom Alter 
(= Schriftenreihe der Cajewitz-Stiftung Band 5). Nicolai Verlag, Berlin 2014. 
285 Seiten, 29,95 Euro.

Alle reden von Inklusion. Menschen mit Beeinträchtigungen oder Migrations­
hintergrund sind dabei gemeint. Die Alten scheint man dabei lange Zeit 
weitgehend vergessen zu haben. Doch die Folgen des demographischen 
Wandels brechen sich allenthalben Bahn. Die Düsseldorfer Germanistin 
Henriette Herwig, die unter anderem zum Schwerpunkt Cultural Geronto­
logy forscht, hat in einem Buch Beiträge versammelt, die das Alter und 
seinen Prozess über die Kulturgattungen neu integriert. Und wenn man 
genauer in die Literatur und die Kunst schaut, waren sie alle schon lange 

da, die ältere Generation, als Gruppe und als Individuum, und das nicht nur in schönen Momenten, sondern auch mit Themen wie Demenz und Pflege. 
Freuen Sie sich auf ein Wiedersehen mit Miss Marple, Theodor Fontane und vielen anderen! Ein beeindruckendes Beispiel für die Vermittlung der 
Besonderheiten des Alters in der Kunst ist der neue Band der Cajewitz-Stiftung: In deren Wohnheimen in Berlin-Pankow waren drei Fotografinnen mit 
eigenem Konzept unterwegs und haben Bewohner, Einrichtung und Stimmungen eingefangen.

Thomas Sonar: Die Geschichte des Prioritätsstreits zwischen Leibniz und 
Newton. Geschichte – Kulturen – Menschen (= Vom Zählstein zum Compu­
ter). Springer Verlag, Berlin 2016. XXVII+596 Seiten, 49,99 Euro.
Elizabeth Harding: Der Gelehrte im Haus. Ehe, Familie und Haushalt in 
der Standeskultur der frühneuzeitlichen Universität Helmstedt (= Wolfen­
bütteler Forschungen Band 139). Harrassowitz Verlag, Wiesbaden 2014. 388 
Seiten, 74 Euro.

Es war der wohl bitterste Streit der Wissenschaftsgeschichte. War Gottfried 
Wilhelm Leibniz ein Plagiator? Hatte er Isaac Newtons Ideen geklaut? Es ging 
um Ruhm und Wissenschaftsehre und Einnahmen. Hatte nun Leibniz die Infi­
nitesimalrechnung erfunden oder Newton? Heute wissen wir, dass beide kluge 
Köpfe unabhängig voneinander auf unterschiedlichen Wegen zur Lösung kamen. 
Doch 1712 fällt die Royal Academy ihr Fehlurteil; die nächsten hundert Jahre 

ist England wissenschaftlich in der Isolation. Bei so viel mathematisch-naturwissenschaftlichem Gelehrtenstreit, auf höchstem Niveau und doch lesbar 
präsentiert vom Braunschweiger Mathematikprofessor Thomas Sonar, tut es gut zu wissen, dass Personen der Geschichte stets von mehreren Diszi­
plinen betrachtet werden. Wo Leibniz in Zeitschriften publiziert oder einen Ruf erhält, kann man sich kaum vorstellen, dass es für Gelehrte auch ein 
Privatleben gab. Über die Bedeutung der Ehe und Familie und die Einkünfte und Organisation des Gelehrtenlebens berichtet ein Forschungsband 
der Herzog August Bibliothek (HAB) anhand der Universität Helmstedt. 

Rachel Sussman: Die ältesten Lebewesen der Erde. Mit Essays von Hans Ulrich Obrist und Carl Zimmer. Quadriga 
Verlag, Köln 2015. 281 Seiten, 49 Euro.

Mit dem Alter, auf kunstvolle Weise vermittelt, hat auch der nächste neue Titel zu tun. Dabei ist auf den Fotos 
von Rachel Sussmann kein einziger Mensch zu sehen. Die israelische Fotografin hat Lebewesen besucht, die kon­
tinuierlich seit über zwei Jahrtausenden leben. In Südeuropa traf ihre Wahl den Kastanienbaum der 100 Pferde, 
der seit 3.000 Jahren auf Sizilien wächst, und einen ebenso alten Olivenbaum auf Kreta. Die Künstlerin hat klar 
definiert, was „kontinuierlich leben“ für sie bedeutet: Stalagmiten gehören nicht dazu, weil ihnen die DNA fehlt. 
Schachtelhalmen fehlt trotz Abstammungslinien die Kontinuität, auch Samenschoten mit dem Potenzial zu neuem 
Leben kamen nicht in Frage. Mit begleitenden Berichten von den Rechercheerlebnissen der Künstlerin verbindet der 
Bildband Kunst und Wissenschaft.

Christian Wilhelm Dohm: Über die bürgerliche Verbesserung der Juden. Kritische und kommentierte Studien­
ausgabe und Kommentar. Herausgegeben von Wolf Christoph Seifert (= Christian Wilhelm Dohm Band 1.1 + 
Band 1.2). Wallstein Verlag, Göttingen 2015. 284 Seiten + 352 Seiten, 44,90 Euro.

Die Toleranzkurve über die Jahrhunderte zeigt nicht immer weiter nach oben, sondern gleicht einer Zickzacklinie. 
Zwischen 1781 und 1783 stand es gut um die Toleranz. Christian Wilhelm Dohm, preußischer Beamter aus Öster­
reich, veröffentlichte 1781 ein auf politische und menschliche Argumentation gründendes Traktat für die Integra­
tion der Juden in die Gesellschaft. Dohm staunt über die Verfassungen der Staaten quer durch Europa, die Juden 
von bürgerlichen Rechten ausschließen. Schon 1783, im Vorwort zum zweiten Band, sieht er seine Absicht durch 
Initiative eines Monarchen umgesetzt. Dohm bringt Rezensionen, Briefe, Reaktionen auf seinen Vorschlag und 
setzt sich mit ihnen auseinander. Wer aber einer Gruppe Menschen die Gleichheit mit anderen abspricht, mit dem 
mag er nicht mehr sprechen: Alles also, was Erziehung, Aufklärung, äussere Lage sonst vermögen, ist bey ihm um-
sonst. Erinnert uns das an etwas in der Gegenwart? Es ist eine Lust, Dohm zu lesen, jetzt vorzüglich kommentiert.

Annette Antoine | Annette von Boetticher (Hg.): Leibniz in der Schule. 
Materialien für den Unterricht (= Band 1: Philosophie, Ethik, Werte und Nor­
men Religion. Band 2: Geschichte Deutsch Latein Französisch. Band 3: Ma­
thematik Musik). Georg Olms Verlag, Hildesheim 2013. 235 bzw. 239 bzw. 
215 Seiten, je 19,95 Euro. 
Christine Haug | Johannes Frimmel: Schulbücher um 1800 : Ein Spezial-
markt zwischen staatlichem, volksaufklärerischem und konfessionellem 
Auftrag (= Wolfenbütteler Schriften zur Geschichte des Buchwesens Band 
48). Harrassowitz Verlag, Wiesbaden 2015. 248 Seiten, 62 Euro.

Klein ist die Gruppe der Universalgelehrten. Bedurfte es eines Beweises, dass 
Leibniz, einst Leiter der Herzog August Bibliothek (HAB), dazugehörte, ist er nun 
erbracht. Die Vorstellung von der besten aller Welten stammt von Leibniz. Für 
die Differenzialrechnung greifen wir auf seine Formeln zurück. Seine Quellenori­

entiertheit macht ihn zum Begründer der modernen Geschichtsschreibung. Leibniz bietet Stoff für viele Unterrichtswochen – in allen Fächern. Drei Bände 
als Einsatzmaterial für die Sekundarstufen I und II sind die Konsequenz des Erfolgs derselben Autorinnen mit Leibniz für Kinder. Das Material wird sicher 
einmal Gegenstand der Schulbuchforschung sein. Einen Eindruck von der Fülle der dort vertretenen Disziplinen gibt ein aktueller Forschungsband der 
HAB zum Schulbuch um 1800. Die Beiträge aus Germanistik, Sprachwissenschaft, Erziehungswissenschaft, Publizistik, Finno-Ugristik, Medienforschung 
und Bildungsgeschichte zeigen, wie das Schulbuch von den einen in Aufklärungsabsicht, von den anderen zur religiösen Anleitung eingesetzt wurde.
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ÜBER DEN TELLERRAND 

Der die 
Schneekönigin 

vom Eis holt
Ein Besuch beim Dirigenten 

und Komponisten Helmut Imig

von Ulrich Brömmling

Multitasking, die Fähigkeit, mehrere unterschiedliche 
Dinge gleichzeitig zu tun, ist wissenschaftlich immer 
noch wenig untersucht. Wer Musik macht, im Beruf 
oder in der Freizeit, kennt den Dirigenten als Meister 
des Multitasking. Helmut Imig ist einer, der das Multi-
tasking um weitere Dimensionen erweitert.

Der Dirigent muss mit der rechten Hand den Takt angeben, 
auch wechseln, während er mit der linken ein Forte des 
Orchesters in ein Piano wandelt. Dem Chor gibt er mit 
den Augen den Einsatz, mit den Lippen Textdeutlichkeit 
anmahnend. Ein Schwierigkeitsgrad weiter, und Sänger 
stehen auf einer Bühne; auch dort muss der Dirigent seine 
Augen haben. Und wer Filme dirigiert, hört darüber hin­
aus über Kopfhörer die Schläge des Klick-Tracks, die er mit 
dem visuell aufzunehmendem Timecode kombinieren muss. 
Solch ein König in der Meisterschar ist Helmut Imig.

Schwarzer Hut und Volvo S80
„Falls ich nicht auf dem Bahnsteig stehe, nehmen Sie bitte 
den Ausgang Stadtmitte, da begrüßt Sie mein schwarzer 
Hut oder der Volvo S80 in beige!“ Die letzte SMS vor der 
ersten persönlichen Begegnung mit Helmut Imig hat die 
Spannung noch erhöht, mit der man in Essen eintrifft. Die 
Suche nach Ausgang oder Volvo ist nicht nötig; der Hut 
wartet am Bahnsteig und mit ihm ein langer schwarzer 
Pelzmantel. Unter dem Hut, über dem Mantelkragen 
entdeckt man einen Charakterkopf mit wachen Augen 
und faszinierenden Falten, die selbst Samuel Beckett die 
Stirn bieten könnten.
	 Zugang zu Schriftstellern erhält man am besten über 
die Literatur, zu Bildhauern über die Skulptur, zu Musikern 
über die Musik. Hirn, Herz und Hand dahinter kennenzu­
lernen, ist nicht zusätzlich erhellend für das Verständnis 
von Kunst. Bereichernd kann die Begegnung dennoch sein. 
Zumal, wenn man einen Künstler wie Helmut Imig trifft. 
Der Komponist und Dirigent tritt so ungezwungen auf, wie 
seine Textnachrichten und Emails es versprachen: „... auf 
dem Weg nach Frankfurt, um die Schneekönigin vom Eis 
zu holen“, war seine knappe Antwort auf die Bitte um ein 
Gespräch, „ab Donnerstag stehen ich Ihnen gerne zur Ver­
fügung.“ Frozen ist der Disney-Film, den Imig im vergan­
genen Winter quer durch die Republik reisend dirigierte, 
aber sein Repertoire ist umfassend: Fast alle Chaplin-Filme, 
viel von Lubitsch, Fluch der Karibik. Viele Filmmusiken 
hat er selbst komponiert oder neu instrumentiert. 
	 Talente lassen sich nicht auf den Berufsalltag 
beschränken. So gibt es auf der Fahrt zu Imigs Wohnung 
erste Antworten, eine kleine Stadterläuterung und gleich 
noch die Überlegung, wo man später gemeinsam speisen 
könne. Alles gleichzeitig. Helmut Imig ist bester Laune, 
er hat frei, bis zum Tag des Treffens war der Kalender 
voll, jetzt fast ein ganzer Monat mit überschaubarem 

Aufwand, vier Wochen zum Durchatmen. Dann erst 
raus aus Essen nach Stuttgart, München, Dresden, 
Frankfurt, Köln und Braunschweig und hinaus in die 
Welt nach Straßburg und Bogota. Das alles steckt schon 
in ihm drin, und darum kann er die freie Zeit umso mehr 
genießen. 

	 Imig ist ein Meister der Vorstellungskraft. Man muss 
viele Welten in sich vereinen, wagt man sich an ein Jahr­
hundertwerk wie Sergej Eisensteins Panzerkreuzer Potemkin 
aus dem Jahr 1925. Erst die Musik zur deutschen Fassung, 
komponiert von Edmund Meisel 1926, brachte dem Film 
den Durchbruch. Imig, der elf Jahre nach Meisels Tod zur 
Welt kam, traute sich an die Instrumentierung der Meisel­
schen Komposition für das russische Original. Auf der 
Berlinale 2005 feierten Film und Musik Erfolge. Helmut 
Imig selbst stand hinter dem Pult und dirigierte das 
Deutsche Filmorchester Babelsberg. Eines von mehreren, 
mit denen ihn eine so intensive Zusammenarbeit verbindet, 
dass er sich nicht scheut, sie als seine Lieblingsorchester 
zu bezeichnen. Die Dresdner Philharmonie gehört dazu, 
auch die Neue Philharmonie Westfalen.

Lieblingsorchester gratulieren
Und das Orchester Pilsen. Das hat ihm eine schöne Über­
raschung bereitet bei der ersten Probe nach seinem 
Geburtstag. Er hätte sich schon gewundert, erzählt Imig, 
dass die Streicher den Bogen an die Saiten legten, denn 
eigentlich hätten die noch 20 Takte Pause gehabt. Dann 
– auf sein Zeichen und doch als Überraschung – das 
Ständchen, ganz hervorragend! Begeistert redet er über 
Filme, Musik, Menschen und seine Lieblingsorchester. 
„Diese Blechbläser! Diese Qualität! Vor allem Qualität 
zählt.“ Dass ihn die Orchester alle mögen, kann er erklären: 
„Ich kann mit Musikern umgehen, auch wenn sie in der 
Überzahl sind.“
	 Solange die Qualität stimmt, ist es gleich, ob jemand 
Klassik mache oder Musical, Operette, Oper oder Film­
musik. Helmut Imig braucht diese Rechtfertigung nicht; 
er war schließlich selbst 30 Jahre lang im klassischen Fach 
Dirigent. Aber er ist ein Wanderer zwischen den Welten. 
Wer eigentlich Physik studieren wollte und dann Musik 
zur Profession macht, muss ein Mittler sein. Es lag also 
nahe, dass die Wahl des Staatsorchesters Braunschweig 
auf ihn fiel, als es für das siebente Pop meets Classics-
Konzert einen Dirigenten suchte. Das nächste dieser 
Konzerte ist Imigs viertes, also das zehnte insgesamt. Wie 
gespannt er bereits ist zu erfahren, was sich das Orchester 
ausgedacht hat! Noch so ein Lieblingsorchester, das Staats­
orchester Braunschweig, mit dem der Dirigent auch die 
jährliche Eröffnung des Filmfestes Braunschweig verbindet.
	 Imig kommt vom Film nicht los. Und nennt es „stan­
desgemäß“, dass er über einem Kino wohnt. Die Galerie 
Cinema in Essen-Rüttenscheid hat trotz seiner nur 45 Plätze 
eine fast ebenso spannende Geschichte wie Helmut Imig. 
Der hat seinen Gast inzwischen in seiner Wohnung Platz 
nehmen lassen. Mit Geduld antwortet er auf die Fragen, 
die er sicher alle schon hundertmal gehört hat. Vorbilder? 
Traumprojekte? Und er erzählt von Konzerten und Kollegen, 
von Familie und Freunden sogar. Eine Leichtigkeit ist in 
seinem Erzählen, die der Ernsthaftigkeit nicht entbehrt. 
Mit dem gereichten Getränk will man als Gast natürlich 
auf das Wohl des Jubilars anstoßen. Niemand käme auch 
nur im Traum darauf, dass er hier jemandem gegenüber­
sitzt, der vor acht Tagen 75 geworden ist; man glaubt es 
nur, weil man sich vorab ein bisschen informiert hat. „Ich 
habe immer mit Mozart zusammen Geburtstag! Tja, Pech 
gehabt, tut mir leid.“ Imigs junge Augen schauen heiter, 
fast triumphierend zum Gast. Und wie sympathisch und 
aufschlussreich die Reaktion auf dessen Antwort, er selbst 
könne immerhin Schubert in die Waagschale werfen. Da 
hätte man Oberwasser behalten und Schubert kleinreden 
können, Weltschmerz, Wanderreise oder so. Aber Imig sagt 
nur „Oh, also pari-pari!“ Das ist einer, der vermutlich auch 
nicht in seinen Bonner Kindheit mit Bauklötzern geworfen 
hat, wenn er mal nicht gewann.

	 Das sympathische Bild festigt sich beim Abstecher 
zum Baldeneysee. Die Heimliche Liebe war zunächst als 
Restaurant gewählt, aber die Küche öffnet spät. So flexibel 
wie Orchester in Imigs Augen sein sollten, ist er selbst: 
Man bleibt zwar am Baldeneysee, isst aber beim Griechen. 
Das Lokal haben die Besitzer schelmisch Hügoloss genannt, 

schließlich tafelt man hier nur wenige Höhenmeter und 
Gehminuten von der Villa Hügel entfernt. 

Multitasking auf allen Ebenen
So eine gelassene Sicht auf die Dinge passt zu Helmut 
Imig, der in aller Welt Freunde hat. Nach Bulgarien hat 
es einen von ihnen verschlagen, Imig korrespondiert mit 
ihm in Reimen – auch in Emails oder Textnachrichten. 
All das kann er auch gleichzeitig: essen und erzählen und 
simsen (letzteres unterlässt er aus Höflichkeit). 
	 Multitasking auf allen Ebenen. Aber nie zufrieden 
damit sein! Da hat Imig sein Vorbild als Komponist und 
Dirigent, Leonard Bernstein, zitiert: „Entweder man wird 
besser oder man stirbt.“ Dann muss man ihm wünschen, 
dass er noch besser werden möge als ohnehin schon, 
damit er im übertragenen wie im Wortsinn noch viele 
Schneeköniginnen vom Eis holen möge.

ulrich@broemmling.de Helmut Imig dirigiert das Staatsorchester Braunschweig 
bei der Eröffnung des Filmfestes Braunschweig. 
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TEAMPORTRAIT

Gerd Biegel

rinnen, in der Bibliothek, ver­
lieren die Jahreszeiten ihre 

Gewalt. Ob einem warm wird oder 
kalt, entscheidet das gerade ge-
wählte Buch. Ob der Herbst fort-
geschritten ist, bestimmt der Au-
gen Sehstärke. Ist der Geist frei für 
neue Gedanken, weht ein Früh-
lingswind durch die Räume. Ein 
einziges Buch kann einen Men-
schen verändern. Wie verändert 
sich einer, der 180.000 Bücher 
sein eigen nennt und glaubhaft 
versichern kann, sehr, sehr viel da-
von gelesen zu haben? Und was 
er nicht alles behält! Als hätte 
sein Gedächtnis ein Sieb, das alles 
Unwesentliche abtriefen lässt, so dass davon nur übrigbleibt, was 
der Lebendigkeit und Fülle des Dargestellten dient.
	 Gerd Biegel ist sich in einem treu geblieben: Seine Bücher-
liebe begann in Mannheimer Kindertagen mit einem Roman über 
den Wilden Westen, den Vater oder Großmutter ausgeliehen hatte. 
Das zweite Buch war ein Karl May. Da griff der kleine Gerd zum 
Buntstift und malte die Illustrationen aus, erst mit fünf zum Blei-
stift, um beim Lesen auch zu notieren. Von da an wuchs die Zahl 
der eigenen Bücher exponentiell. Und als er sich einmal nicht für 
ein Buch entscheiden konnte, kaufte er kurzerhand das ganze 
Antiquariat, das seine Frau seit den Neunzigerjahren führt. Die 
hier eingewobenen Zitate einiger seiner Lieblingsautoren, Heinrich 
Heine, Reinhold Schneider, Ricarda Huch und Wilhelm Raabe, 
würde der Germanist und Historiker wohl auch ohne Kennzeich-
nung erkennen.
Wenn der gelehrte Mann aus den Fenstern seiner Studirstube blickt, 
schaut er auf den Fallersleber Torwall aus einem Haus, das für ihn 
einerseits eines der beiden Wissenschaftstore zum Uni-Campus, 
andererseits die Öffnung hin zur Stadt darstellt. Gerd Biegel ist 
Direktor des Instituts für Braunschweigische Regionalgeschichte an 
der TU Braunschweig (IBR). 60.000 Bände seiner Privatbibliothek 
stehen hier im Institut, noch einmal so viele im Keller und weitere 
60.000 bei ihm zuhause. Nach seinem Tod wird dereinst die ge-
samte Bibliothek nebst einer beachtlichen Archivsammlung mit 
Dokumenten und Autographen bekannter und unbekannter 
Braunschweiger als Stiftung zu Gunsten der Universität an die 
SBK gehen. Von Unkenrufen wie jenem von Benedikt Erenz in der 
ZEIT zum nahen Ende der Universitätsbibliotheken lässt er sich 

nicht beirren – wie er überhaupt 
Einwänden, Zweifeln, Protesten 
mit verblüffender Gelassenheit 
entgegentritt. Ihn von seiner ein-
mal nach Lektüre gebildeten Mei-
nung abbringen zu wollen, ist 
etwa so, als wollte man die vor­
überziehenden Wolken in Rahmen 
fassen. 
	 Bücher sind seine Dia-
logpartner. Seine alten Notizen 
kann er eben nicht im Internet 
nachschlagen. Doch er spricht 
nicht nur mit Büchern. Er gibt 
Erkenntnisse und Erfahrungen in 
ungezählten Veranstaltungen wei-
ter. In populärwissenschaftlichen 

Vorträgen für alle Interessierten, auf wissenschaftlichem Niveau 
im Institut. Er trennt bewusst nicht scharf zwischen Jung und Alt 
und Studiert und Unstudiert – zu gerne bringt er unterschiedliche 
Gruppen zur Diskussion zusammen. 
	 Eine Stunde vor Sonnenaufgang wacht er auf. Es mögen 
auch zwei Stunden sein. Den geringen Schlafbedarf bezeichnet er 
als „persönliche Verrücktheit“ und als Glück: Denn jede wache 
Stunde lässt sich zu Lektüre oder Vortragsvorbereitung nutzen.
	 Gerd Biegel wird im Mai 69 Jahre alt. 37 Direktorenjahre 
liegen hinter ihm, sieben im Museum für Ur- und Frühgeschichte 
in Freiburg/Breisgau, 22 im Braunschweigischen Landesmuseum 
und schon acht im IBR. Als er vor drei Jahren pensioniert wurde, 
machte der Honorarprofessor ehrenamtlich weiter. Warum auf
geben, was er seit über 40 Jahren unbezahlt tat? Die Lehrauf
träge an den verschiedenen Universitäten waren stets Ehrenamt. 
Dass er weitermacht, ist Selbstverpflichtung: „Weil ich mein Leben 
stets vom Steuergeld der Menschen gut gelebt habe. Das moti-
viert und bringt die Begeisterung für die notwendige Geschichts-
vermittlung.“ 
	 Gerd Biegel ist schwer krank: Nach Eigendiagnose ist es „die 
unheilbare Suchtkrankheit: Bücher, Bücher, Bücher. Und: sammeln, 
sammeln, sammeln.“ So sieht sich der Jäger und Sammler als Ur-
germane. Aber hier hat kein Ewiggestriger die Entwicklung ver-
schlafen. Aus dem noch leicht gebeugt laufenden Urgermanen 
vor 4.000 Jahren ist einer mit Rückgrat geworden. Nur eine Spezies 
bringt ihn aus der Fassung: Wer auf dem Rad im Dunkeln ohne 
Licht gegen die Fahrtrichtung bei Rot über die Kreuzung fährt, 
aber dem Autofahrer die Schuld gibt, muss des Teufels sein.
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