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Ich fUhle mich geehrt, einige Worte

an die Leser dieser faszinierenden
Publikation zu richten, die den Weg
eines aullergewdhnlichen Projektes
beleuchtet: BABEL - Die Kunst des Zuhdrens
im Theater fur junges Publikum.

Die Kunst des Zuhérens - was fur eine
wunderbare Provokation in dieser lauten
Welt. BABEL hat Kinder und Kiinstler,
Festivalpartner, Forschende und
Wissenschaftler, ASSITEJ International
und die nationalen Zentren sowie
kulturelle Organisationen mit offenen
Armen einbezogen und miteinander
verbunden. Es erreichte nicht nur
europaische Lander, sondern auch
Jordanien, Indonesien, Brasilien, Kuba,
Pakistan und Stdafrika. Es ist ein
ehrgeiziges, wahrhaft internationales,
partnerschaftlich getragenes Projekt
mit Fokus auf die Stimmen und die
Selbstbestimmung von Kindern, auf
Vielfalt, Neugier, generationstbergreifende
Aufmerksamkeit und kulturelles
Verstandnis. Letztlich férdert es
tiefgriindige, anspruchsvolle und
zugangliche Kunst flr junges Publikum
und Teilnehmende als kulturelles
Grundrecht.

BABEL erméglichte es ASSITEJ
International, eines unserer

Schlusselprojekte - die Regionalen
Workshops - erheblich auszuweiten
sowie junge und aufstrebende Kiinstler
stérker einzubinden und neue Mitglieder
zu gewinnen. Ich selbst habe Workshops
in Jordanien und Italien miterlebt und
war beim allerersten BABEL-Workshop auf
Java, Indonesien, dabei, wo Kunstler, die
neu in der Welt des Theaters flr junges
Publikum waren, aus dem gesamten
riesigen Archipel zusammenkamen. Die
Unterstltzung durch BABEL, verbunden
mit inspirierender lokaler Leidenschaft
und Expertise, 16ste eine Welle von
Darbietungen aus, die speziell fur ein
Kinderpublikum geschaffen wurden -
etwas, das es zuvor in Indonesien nicht
gab. Man kann mit Recht sagen, dass
dieses Ereignis auch die Grindung

von ASSITEJ Indonesia angeregt hat. Was
firein auBergewdhnlicher Moment!

Die Kunst des Zuhérens ist sowohl

eine kunstlerische Praxis als auch ein
politischer Akt.

Das BABEL-Projekt ist demokratisch: Es
arbeitet in vielen Sprachen und auch
ohne gesprochene Sprache, es erforscht
Kommunikation und hért Kindern zu,
was die &sthetischen Entscheidungen
beeinflusst und zu Pluralismus und tiefer
Reflexion anregt. Es ist ambitioniert.

Es fordert uns als Praktizierende

und Flrsprechende auf, uns mit
sozialen Realitdten von Spaltung und
Tribalismus auseinanderzusetzen. Die
Aufmerksamkeit, die Stimmen gewidmet
wird, die oft Giberhért oder marginalisiert
werden, zeigt das Engagement flr das
Publikum - und fur Kinder als kulturelle
Teilnehmende und Fliihrungspersonen.
Das Festhalten an Traumen, Neugier

und &sthetischem Lernen durchzieht




dieses Projekt mit groBer Kraft.

Theater und Performance werden hier

als Einfluss und als Provokation fur
Verdnderung verstanden, gerade wegen
ihrer immateriellen Qualitaten. Starke
liegt im Fluss der ldeen und in der
unausgesprochenen Verbindung zwischen
Menschen - wenn wir zuhdren, um zu

verstehen.

ASSITEJ International ist stolz darauf,

Teil von BABEL - Die Kunst des Zuhdrens im
Theater fur junges Publikum gewesen zu
sein. Ich weil3, dass diese Publikation dazu
inspirieren und anregen wird, in unserer
globalen Gemeinschaft zuzuhéren, um zu
verstehen.
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DEM JUNGEN PUBLIKUM

ZUHOREN.

DIE MISSION DES BABEL-

PROJEKTS

Spuren suchen
und hinterlassen
- Warum ein
BABEL-Buch

Yannick Boudeau und
Roberto Frabetti

Und deshalb muss ich an so viele zuklnftige
Orte zurlickkehren, um mich selbst zu finden
und mich fortwahrend zu prifen, den Mond
als einzigen Zeugen, und um dann fréhlich
pfeifend liber Steine und Erdklumpen zu
schlendern, mit keiner anderen Aufgabe als
zu leben, mit keiner anderen Familie als die
StraRe. (Neruda, 1972, 93)

An so viele zuklnftige Orte zurtickkehren ...

Wir glauben, dass es nahezu unméglich
ist, die Beziehung zwischen Erinnerung
und Vision, zwischen Wurzeln und

Sehnstlichten eindeutig zu beschreiben.

Wir sprechen von einer Erinnerung, die
nicht zelebriert, sondern auswahlt, was es
wert ist, mitzunehmen, was es wert ist, zu
teilen, was es wert ist, fir die Kommenden
zurlickzulassen.

Die Vorstellung, dass Teilen - von

Wissen, kollektiver Erkundung und

der Entwicklung aktiver und potenziell
innovativer Kulturpolitiken - sinnvoll ist,
liegt vielen Projekten zugrunde, die durch
die Kulturprogramme der Européischen
Union geférdert werden.

Diese Idee begleitete zweifellos auch

die Entstehung von BABEL - Die Kunst des
Zuhérens im Theater flr junges Publikum -
ein Projekt, das in seiner Konzeption und
Umsetzung den Wert der darstellenden
Klnste in ihrer Beziehung zu Kindheit und
Jugend hervorheben wollte.

Uber ein européisches Projekt zu
schreiben, ist eine echte Herausforderung.
Es ist anspruchsvoll, macht aber auch
Spal3, wenn man die richtige Synergie mit
den anderen Projektentwicklern findet.




So war es definitiv auch bei BABEL. Die
Entstehungsphase ist der Moment, in
dem alles méglich scheint, in dem man
die Lésungen fir potenzielle Hindernisse
schon zu haben glaubt.

Die Entwicklung des Projekts - sein
tatsachlicher Weg - war dann ganz anders.
Vielleicht ebenso bereichernd und
erfillend, aber sicher komplexer und
weniger reibungslos. Wahrend der
Umsetzung, wenn die Vorstellungen
Gestalt annehmen, beginnt man zu
verstehen, welche Wirkung das Projekt
tatséchlich hat oder haben kénnte, ob

die angestrebten Resultate und Ziele
erreichbar sind - ganz oder teilweise -, ob
etwas in eine Sackgasse geraten ist oder
ob neue, unerwartete Wege sich auftun.
Das Projekt entwickelt seinen eigenen
lebendigen Rhythmus, indem es durch
seine Schwéachen hindurchgeht, und
Starke daraus schopft, eine kollektive,
lebendige Erfahrung zu werden. Eine
Erfahrung, die im Laufe der Zeit viele
verschiedene Menschen tatsachlich
einbezogen hat, in unterschiedlichen
Lebensaltern - Menschen, die zuvor nur
auf dem Papier existierten, als anonyme
»Zielgruppen® ohne Gesicht und Namen.
Der Weg von BABEL verlief in den

vier Jahren seines Bestehens zwar
entlang der urspringlich geplanten
Route, musste jedoch stets die vielen
Variablen berticksichtigen, die im realen
Umsetzungsprozess auftraten. Dies flhrte
immer wieder zu Anpassungen, Pausen
und Neustarts. Nach und nach, im Verlauf
seines Entstehens, schlug BABEL seinen
eigenen Weg ein - weniger glatt und linear
als urspriinglich gedacht, aber daflir umso
realer, greifbarer und vor allem reicher an
Spuren.

Wege und Wissen kénnen nicht geteilt
werden, wenn sie nicht markiert sind -
wenn keine Zeichen oder FuBabdriicke
hinterlassen wurden. Diese Spuren der
Erinnerung weisen den Weg fur jene,

die danach kommen, markieren einen
bestimmten Moment, beleuchten ein
Detail. Wir glauben, es sind Spuren des
Erinnerns, die flir das Teilen von Wissen
und Verstandnis unerlasslich sind - weil
niemand sie besitzt. Umso mehr gilt dies
far kulturelle Prozesse, deren Erfindung
nicht greifbar und standig im Wandel
ist, und fur die es kaum méglich ist,
einen einzigen Urheber oder Erfinder

zu benennen, da so viele Einflisse
zusammenwirken.

Wir glauben nicht an die Idee des
»Schopfers“ - denn niemand erfindet
etwas vollig aus dem Nichts. Vielleicht ist
die Person, die als ,,Erfinder“ gilt, einfach
jene, der es gelungen ist, eine Synthese
zu finden - das richtige Gleichgewicht
zwischen Elementen, die vielen bereits
bekannt waren. Der ,,Erfinder” schlief3t
eine Reise ab - eine Reise, die andere bis
zu diesem Punkt getragen haben. Dann
werden andere folgen, ein neuer ,Erfinder”
wird kommen, um neue Synthesen zu
schaffen und neue Schritte nach vorn zu
gehen.

Deshalb kénnen Wissen und Erkenntnis
keinem Urheberrecht unterliegen -

denn nur wenn sie geteilt, Gberdacht
und transformiert werden, bleiben sie
lebendig. Spuren der Erinnerung, die die
Wege des urspriinglichen Projekts und
des realisierten Projekts miteinander
verflechten, offenbaren die Struktur seiner
Transformation.

Das Zusammenspiel zwischen dem
Gedachten/Geplanten und dem
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Realisierten/Vollendeten ist Gberraschend,
denn es birgt eine enorme kreative Kraft
und inspiriert zu neuen Projekten.

Diese Moglichkeiten kénnen leicht von
denjenigen aufgegriffen werden, die diese
Erfahrung gemacht haben, wie die BABEL-
Partner, oder von jenen, die einen Teil der
Reise mitgemacht haben, wie Kunstler
und Praktizierende, die im Kinder- und
Jugendtheater tatig sind.

Doch wenn diese direkte Erfahrung nicht
kritisch reflektiert wird und daraus keine
gemeinsame Erinnerung entsteht, drohen
diese Moglichkeiten verloren zu gehen
oder von jenen unbemerkt zu bleiben,

die nicht am Projekt teilgenommen

oder es nur punktuell erlebt haben.

Eine gemeinsame Erinnerung, die die
persdnlichen Erinnerungen der Partner
und der beteiligten Kinstler und Praktiker
verwebt, ist nicht nur als solche wertvoll,
sondern auch als kritisches Werkzeug,
das eine Neubetrachtung der gemachten
Erfahrungen erméglicht, mit dem Ziel,
ein zugangliches Archiv zu schaffen.

Ein Archiv, das allen offensteht, die es
»konsultieren“ méchten - fur zukunftige
Projekte, zum besseren Verstandnis

des Kontexts, in dem wir arbeiten, um

die vielen ,Warums* zu begreifen und

um die Geschichte einer Erfahrung zu
dekonstruieren und neu zu konstruieren.
Aus diesem Bedurfnis entstand

die Idee, einen Prozess kritischer
Beobachtung und Forschung zu
initiieren, der Gber vier Jahre hinweg

von Wolfgang Schneider und Nicola
Scherer' durchgefiihrt wurde - und den
wir, wie das Buch selbst ,,Ein Katalog der

Inspirationen” genannt haben.

Zum Abschluss dieses Vorworts halten wir
es furwichtig zu klaren, was Zweck dieses
Buches ist - und was nicht. Es ist kein
Tagebuch und kein Evaluationsbericht.

Es untersucht weder den Fortschritt

des BABEL-Projekts noch die Erreichung
der geplanten Ziele oder die Ergebnisse
der verschiedenen Arbeitsbereiche. Es
misst keine kurzfristigen, mittelfristigen
oder langfristigen Wirkungen. Es ist
einfach ,,Ein Katalog der Inspirationen®.
Als solcher méchte es bedeutungsvolle
Anregungen fur die Entstehung neuer
kinstlerischer und kultureller Projekte
geben und zugleich Raum bieten, Uber
die vielen Bedeutungsebenen des BABEL-
Projekts nachzudenken.

Es ist Klinstlern, Praktizierenden,
Forschern, Projektentwicklern und
Studierenden gewidmet... all jenen,

die im Bereich des Theaters und der
darstellenden Kinste fur Kinder und
Jugendliche arbeiten und forschen.

Es ist all jenen gewidmet, die glauben,
dass Erinnerung - echte Erinnerung,

nicht jene, die Staub ansetzt - von
Bedeutung ist. Erinnerung und Vision
sind wesentliche Elemente menschlicher
Entwicklung. Erinnerung zu verlieren,

ist inakzeptabel. Und noch weniger
akzeptabel ist es, sie zu verlieren, weil wir
zu schnell konsumieren, weil wir verlernt
haben, Spuren zu hinterlassen, denen
andere eines Tages folgen kénnten, oder
weil wir nicht mehr daran glauben, dass es
sich lohnt, die Spuren derer zu suchen, die
vor uns gegangen sind.

»Ein Katalog der Inspirationen“ ist eine

1 Dr. Wolfgang Schneider, Professor Emeritus am Institut fir Kulturpolitik, Universitat Hildesheim,
Deutschland und Dr. Nicola Scherer, Professorin fiir Kulturpadagogik an der Hochschule Niederrhein, Monc-

hengladbach, Deutschland.
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Forschungsreise - geboren aus dem Literatur:
Bedurfnis, Spuren zu suchen und zu Neruda, Pablo. 1972. Fine del Mondo. Mailand:
hinterlassen. Edizioni Accademia.




Eine erdachte
und imaginare
Geschichte -
Wie und warum
BABEL entstand

Yannick Boudeau und
Roberto Frabetti

BABEL - Die Kunst des Zuhérens im Theater
fur junges Publikum entstand innerhalb
der Fundraising-Gruppe, die von ASSITEJ
International (der Internationalen
Vereinigung des Theaters und der
darstellenden Kulinste fir Kinder und
Jugendliche) nach dem Weltkongress 2017
gegrindet wurde.

Das Projekt nahm nach einem ersten
Treffen im Oktober 2018 in Kopenhagen
seinen Anfang. Es entwickelte sich

rasch, und bereits im folgenden Jahr

- noch ohne formellen Namen - nahm

es eine strukturierte Form an und

wurde beim ASSITEJ Artistic Gathering in
Kristiansand, Norwegen vorgestellt.

Die verschiedenen Titelvorschlage

-, Trdumen, um zu verstehen”, ,Horst

du mir zu?” und ,,Eine umfassende

Reise durch Sprachen und darstellende
Kiinste im Theater flr junges Publikum” -
insbesondere der erste, spiegelten bereits
die beiden zentralen Zielsetzungen des
Projekts wider.

Das erste Ziel bestand darin, ASSITEJ

mit den nétigen Mitteln auszustatten,
um ihre Aktivitaten, insbesondere

einige grof3e kulturelle Vorhaben, zu
unterstitzen, darunter die Regionalen

Workshops (Begegnungs- und
Austauschméglichkeiten zwischen
Klnstlern benachbarter Ldnder), die

Next Generation Residencies (kurze
Weiterbildungsaufenthalte flUr Kinstler
und Fachleute des Theaters fur junges
Publikum unter 35 Jahren) sowie die
Starkung der Netzwerke von ASSITEJ-
Mitgliedern (insbesondere derjenigen mit
darstellenden Kiinstlern).

Das zweite, ebenso wichtige Ziel bestand
darin, die klinstlerische Erforschung

von Sprachbarrieren weiterzuentwickeln
- eines der Themen des ASSITEJ-
Arbeitsplans. In diesem Sinne war das
Konzept ,,Tréumen, um zu verstehen” von
zentraler Bedeutung, da es auf vielfaltige
Weise den Fokus auf das Verstehen lenkte:
Verantwortung fir das Verstehen anderer
zu Ubernehmen oder, genauer gesagt, sich
mit Verstandlichkeit zu beschéftigen, was
nicht Vereinfachung bedeutet, sondern:

o nicht nur das

Verstdndnisniveau zu testen, sondern
auch dessen Qualitat und damit
Verzerrungen, Missverstdndnisse und
Neuinterpretationen zu erkennen;

o zu wissen, wie man sein Interesse
an der Kommunikation und an einer
Verbindung zum GegenUber vermittelt;

L sich gleichzeitig so zu
positionieren, dass man verstehen kann,
sich dem Verstandnis 6ffnet;

. und sich dem, was kommuniziert
wird, zu ndhern, ohne die Bedeutung
aufgrund eigener Vorurteile
vorwegzunehmen.

Die Idee von ,,TrAumen, um zu

verstehen” sah ein Projekt vor, das

durch kiinstlerische Arbeit Gber
Kommunikation und den Fluss des
Verstehens im Allgemeinen reflektiert.
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Als solches befasste es sich mit Themen
im Zusammenhang mit interkulturellem
Dialog, gegenseitigem Verstdndnis und
Respekt vor anderen Kulturen, wie:

. die Sprachen anderer Lebensalter,
von Kindern und Jugendlichen, sowie jeder
spezifischen kulturellen Diversitat;

. Sprache und Probleme
interlingualer Kommunikation;
. Barrieren, Missverstandnisse und

Grenzen des Vokabulars;

. europaische Sprachen und
intereuropaische Kommunikation;

J und neue Staatsangehdrigkeiten
- Begegnungen zwischen Kulturen und
Sprachen.

Das Projekt sollte das Potenzial und die
Einzigartigkeit der darstellenden Kiinste
hervorheben, insbesondere im Theater
und Tanz fur Kinder und Jugendliche,

wo Darsteller standig darum bemiht
sind, eine starke Verbindung zu ihrem
Zielpublikum herzustellen - Kinder und
Jugendliche, die sich dem Theater frei von
Konventionen und kulturellen Vorurteilen
nahern.

Von Beginn an kristallisierten sich vier
zentrale Aktivitaten des Projekts heraus.
Auch wenn alle Aktivitaten gleich
wichtig waren, war der wirtschaftlich
bedeutendste Bereich der des Festivals.
Daher waren die Partner des Projekts
Festivals der darstellenden Kiinste fir
Kinder und Jugendliche, jeweils mit
internationaler Ausrichtung.

Festivals: Ihre wirtschaftliche Dimension
garantierte die notige Kofinanzierung
des Projekts, doch noch wichtiger

war ihre Rolle als ,,Marktplatze” des
Projekts - Orte der Begegnung, des
Austauschs und des Teilens. Hier fanden
die meisten Projektaktivitaten statt

- von kunstlerischen und kulturellen
Veranstaltungen bis hin zu Treffen mit
Partnern.

Workshops: Schliel3lich gab es die
Creation Workshop Groups. Es gab 16
kinstlerische Workshops ftir Darsteller
von den Partnerinstitutionen, den
ASSITEJ Professional Networks und der
Next Generation Community. Unter der
Leitung von zwei klnstlerischen Leitern/
Fazilitatoren hatten sie die Gelegenheit
gemeinsam auf der Bihne an den
Themen des Projekts zu arbeiten. Acht
Arbeitsgruppen konnten sich zweimal
jeweils eine Woche lang im Rahmen der
Festivals treffen.

Forschungsgruppe: Die

dritte Hauptaktivitat war eine
Forschungsgruppe, die den gesamten
Prozess begleitete, entlang des Weges
Spuren sammelte und eine bleibende
Dokumentation fiir alle Interessierte
hinterlieB3.

Pathways (Wege): Schlieflich entstanden
im Rahmen der sogenannten Pathways
aullereuropéische Veranstaltungen.
Diese umfassten: regionale Workshops in
Zusammenarbeit mit internationalen
Festivals in sechs Weltregionen;

die Unterstltzung groBer ASSITEJ-
Veranstaltungen (Weltkongress und
Artistic Gathering) sowie die Begleitung des
Next Generation Residency Programmes.

Im Januar 2020 war das Projekt
ausgearbeitet und bereit flr den ersten
Aufruf des neuen EU-Programms Creative
Europe 2021-2027, der flr Herbst 2020
geplant war. Doch im Februar 2020
geschah etwas, das unsere Wahrnehmung
von Zeit und Raum grundlegend
veranderte. Raum wurde plétzlich durch
physische Distanz definiert, Zeit wurde
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zu einer Art Notzeitdimension, im
Wesentlichen ausgesetzt. Die endglltige
Ausgestaltung von BABEL erfolgte daher
online, in der dystopischen Gesellschaft
der Covid-19-Pandemie.

So entstand eine erzwungene kreative
Fernbeziehung zwischen Brissel und
Bologna, deren Arbeit sich zu einem
kreativen Spiel aus zahllosen Entwurfen
und Gegenentwurfen entwickelte. Dann
hieB es warten, bis die EACEA? die
Ausschreibung verdffentlichte.

Vor der Pandemie gab es zwei
entscheidende Treffen. Das erste fand
Anfang Dezember 2019 in Stuttgart statt,
mit Brigitte Dethier und Alex Byrne?®, die
sich bereit erklarten, als Klinstlerische
Projektbegleiter mitzuwirken. Bei diesem
Treffen, in dem auch Struktur und Inhalt
der Creation Workshops festgelegt wurden,
entstand der Name ,,BABEL” - ein klarer
Bezug auf sprachliche Verwirrung. Der
Arbeitstitel lautete zun&chst: BABEL. Eine
Reise durch die Sprachen des Theaters flr
junges Publikum.

Ende Januar 2020 fand in Frankfurt am
Main ein weiteres Treffen mit Wolfgang
Schneider” statt, bei dem die Grundlagen
der Forschungsarbeit, Inhalte und
Methoden festgelegt wurden. Aulerdem
entstand hier die Idee der ,Inseln

der Reflexion”, besondere Aktivitaten

zur Reflexion und Vertiefung der

Projektthemen wahrend der verschiedenen
Festivals.

Ein européaisches Projekt zu schreiben,
ist wahrhaft ein kreativer Prozess. Die
Bilder dessen, was geschehen kdénnte,
wirken real; und hinter den Worten

und Zahlen tauchen Menschen auf, die
handeln, reisen, sich begegnen. Man
beginnt, die Details zu bewerten, und
plétzlich treten Widerspriiche und Mangel
zutage - aber ebenso die tatsichlichen
Sédulen, Starken und Besonderheiten,

auf denen man aufbauen kann. Zugleich
pruft man grindlich, ob Kompatibilitat,
Machbarkeit und Nachhaltigkeit gegeben
sind, ob das Projekt mit den Zielen der
Partner Gbereinstimmt; ob das Programm
tatséchlich umsetzbarist und ob es
finanziell und operativ nachhaltig ist.
Ehrlich gesagt, begleiten diese Kriterien

- insbesondere die wirtschaftliche
Nachhaltigkeit - den gesamten
Entstehungsprozess von Anfang an.
Parallel dazu lief eine Analyse der
Wirksamkeit des Textes. Gute Ideen

allein gentigen nicht, sie mussen

effektiv kommuniziert werden. Aus
diesem Grund haben wir uns einem der
Kernelemente des Projekts zugewandt,
namlich ,, TrAumen, um zu verstehen”

und uns standig gefragt, ob das, was wir
geschrieben hatten, versténdlich war,

ob es Missverstandnisse hervorrufen

2 EACEA: European Education and Culture Executive Agency. Die Europaische Exekutivagentur fur
Bildung und Kultur verwaltet Mittel fir Bildung, Kultur, audiovisuelle Medien, Sport, Blrgerbeteiligung und Frei-

willigenarbeit.

3 Brigitte Dethier, Regisseurin: 2002 griindete sie das JES (Junges Ensemble Stuttgart) und war bis
2022 dessen klinstlerische Leiterin. Sie leitete das Festival Schéne Aussicht. Heute ist sie freischaffende Regis-

seurin flr Kinder- und Jugendtheater.

Alex Byrne, Regisseur und kiinstlerischer Leiter von New International Encounter, dem von ihm 2001 gegriinde-
ten Unternehmen, das seit 2008 nationale und internationale Theatertourneen flir Jugendliche und Erwachsene

produziert.

4 Dr. Wolfgang Schneider: Emerierter Professor fiir Kulturpolitikforschung, Universitat Hildesheim,

Deutschland.

14



kénnte, ob es nicht redundant oder
langweilig war, ob es Besonderheiten und
Originalitat betonte und ob es einfach und
aufrichtig war.

Wahrend des Schreibprozesses entstand
schlieBlich der Titel Die Kunst des

Zuhdrens im Theater flr junges Publikum

- und damit wurde ein ,Schllssel”
gefunden, der erméglichte, Gber die vielen
Aspekte nachzudenken, die mit dem
Ubergreifenden Thema der ,,Qualitit des
Verstehens“ zusammenhéngen.

Der Schllssel war die Kunst des Zuhoérens, in
mehrfacher Hinsicht.

Zunéachst als Ziel die Kunst, dem Publikum
zuzuhdren. Dies ist fur jedes Publikum
wichtig, doch besonders flr Kinder

und Jugendliche - Menschen mit ganz
eigenen Rhythmen, Sensibilitdten und
Wahrnehmungsweisen, die sich von denen
der Erwachsenen extrem unterscheiden. Es
verlangt nach einer sinnlich erfahrbaren
Beziehung zum Publikum.

Dann gibt es die Kunst, den Kiinstlern
zuzuhéren, den Mitwirkenden auf der Buhne

- die Beziehung und der Austausch

auf sinnlicher, professioneller Ebene
zwischen den Kiinstlern selbst. Das heif3t,
Kunstler aus verschiedenen Sprach-

und Kulturgemeinschaften teilen sich

die Bihne und achten besonders auf
Kommunikationsschwierigkeiten, die
dabei auftreten.

Ein wesentliches Element, das BABEL von
der traditionellen Sichtweise unterschied,
war die Betonung, dass Zuhoren ein
wechselseitiger Porzess sein muss, um
eine starke, sinnliche Verbindung zu
schaffen. Es forderte die Klinstler dazu
auf, Gberihre tatsdchliche Fahigkeit zum
Zuhoéren nachzudenken - nicht nurim
auditiven Sinn, sondern umfassend, mit

allen Sinnen.

Daruber hinaus stellte BABEL Kindheit und
Jugend bewusst ins Zentrum seiner Vision.
Denn Kinder und Jugendliche leben oft in
kulturellen Randbereichen, in denen es an
hochwertigen Angeboten fehlt. Dadurch
haben sie keine garantierten gleichen
Chancen auf kulturelle Teilhabe.

Die utopische Vision, dass Kinder und
Jugendliche eines Tages voll als Trager
kultureller Burgerschaft anerkannt
werden - nicht nur theoretisch -, zog

sich als roter Faden durch die gesamte
Projektentwicklung. Sie bekraftigt, dass
Kinder und Jugendliche keine Blrger

und Zuschauer der Zukunft, sondern

der Gegenwart sind. Sie sind Menschen
mit einem Recht auf volle kulturelle
Teilhabe, unabhangig von Sprache, Kultur,
Einkommen oder sozialem Hintergrund.
Nach dem Schreibprozess blieb nur

das Warten auf den Projektaufruf. Wir
warteten anderthalb Jahre, denn das neue
Creative-Europe-Programm verzdgerte sich
erheblich: Es erschien erst im Juli 2021,
mit Frist im September. Zwar war das
Projekt fertig, doch das neue Programm
brachte zahlreiche formale und inhaltliche
Anderungen mit sich, besonders in

den Einreichungsrichtlinien und der
Fertigstellung des Antrags.

So begann erneut der Kreislauf aus
Entwirfen und Gegenentwdrfen

zwischen Bologna und Brussel, was

uns erlaubte, das gesamte Projekt zu
Uberarbeiten und in seine endgultige
Form zu bringen. Eine imaginierte und
imaginare Form, im Wesentlichen
virtuell, die im Mai 2022 Gestalt annahm,
als Worte sich in reale Erfahrungen
verwandelten. Doch das ist, wie man so
schén sagt, eine andere Geschichte.
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Festivals zuhoren.
Forschungspraktiken
und Perspektiven

Nicola Scherer

Diese Studie, durchgefiihrt im Rahmen
des europaischen Projekts BABEL - Die
Kunst des Zuhdrens im Theater flr junges
Publikum, untersuchte die Strukturen,
Praktiken und soziokulturellen
Wirkungen zeitgendssischer Festivals der
darstellenden Ktinste flr junges Publikum
in Europa. Anhand einer qualitativen

und interdisziplindren Methodik wurden
Festivals in elf européischen Landern
(Belgien, Danemark, Frankreich, Irland,
Italien, Litauen, den Niederlanden, Serbien,
Slowenien, Spanien und Schweden) als
reprasentative Fallstudien analysiert.
Ergdnzend wurden Perspektiven von drei
bis finf Beobachtern auBBerhalb Europas
einbezogen, um eine vergleichende
Dimension hinzuzufligen.

Das Forschungskonzept kombinierte
Experteninterviews, teilnehmende
Beobachtung und inhaltliche Analysen
von Festivalmaterialien. Ziel war es,
theoretische Rahmenkonzepte mit der
gelebten Realitat kiinstlerischer Praxis

zu verbinden. Ein zentrales Merkmal des
Projekts war seine Prozessorientierung:
Statt einem starren linearen Verlauf

zu folgen, erlaubte die Studie
Experimentieren, Anpassen und Offenheit
gegenuber der Dynamik im kulturellen
Bereich. Dies flihrte zu prazisen Einblicken
in aktuelle Praktiken und lieferte
fundiertes Wissen fiir ein Uberdenken von

Strategien in der Kulturpolitik und der
klnstlerischen Entwicklung in einer sich
rasant verdndernden Welt.

Zentrale Untersuchungsfelder

1. Festivalraume und Teilhabe im Theater flr
junges Publikum (TYA)

Junge Zuschauer erwiesen sich als
besonders empfanglich fiir raumliche
Umgebungen - ehrlich, intuitivund
korperlich expressiv. Die Studie
beobachtete genau, wie Kinder und
Jugendliche Festivalrdume nicht nur

als physische Orte, sondern als soziale,
asthetische und regelbasierte Umgebung
erleben. Untersucht wurde, wie
Raumgestaltung Teilnahme beeinflusst,
wie Kérper sich durch inszenierte Rdume
bewegen und interagieren, und wie

diese Dynamiken das beabsichtigte
Festivalerlebnis untersttitzen oder stéren.
Zu den Methoden gehérten teilnehmende
Beobachtung, Experteninterviews (z.

B. mit klinstlerischen Leitern) und
Dokumentenanalyse.

2. Die Kunst des Zuhérens und die Dynamik
von Festivalbeziehungen

Die Studie untersuchte die
kommunikativen Beziehungen, die
Festivals schaffen - zwischen und unter
Kinstlern, Organisatoren und Publikum.
Im Fokus stand, wer gehort wird, welche
Stimmen und Sprachen einbezogen oder
marginalisiert werden und wie Festivals
Kinder und Jugendliche konzeptualisieren
- nicht als ,unfertige“ Wesen, sondern

als vollwertige kulturelle Teilnehmende.
Das Projekt analysierte, wie Zuhdren,
Dialog und Reaktionsfahigkeit in
Festivalformaten Innovation und Inklusion




pragen, mit besonderem Augenmerk

auf die Entwicklung zwischen 2023

und 2025. Die Daten wurden durch
Gruppendiskussionen, Interviews mit
Kinstlern, Vermittlern und Organisatoren
sowie durch direkte Teilnahme an
Workshops flr kiinstlerische Leiter
erhoben.

3. Kuratieren fur junges Publikum: Macht,
Verantwortung und Représentation

Das Kuratieren trat als zentrales Thema
hervor, was den zunehmenden Einfluss
von Kuratoren auf die kiinstlerische
Ausrichtung und die Werte von Festivals
widerspiegelt. Die Studie bewertete
kuratorische Entscheidungen kritisch und
prufte, welche Narrative und Rollenbilder
geférdert werden und wie Festivals mit
Themen wie globale Gesellschaft, Familie,
Individualitat und Herausforderung
umgehen. Besonderes Augenmerk lag
auf Reprasentation und Teilhabe: Welche
Geschichten werden erzahlt, in welchen
Formaten und mit welchem Verstandnis
von Internationalitdt? Die Analyse
umfasst Interviews mit Kuratoren, die
Beobachtung von Auswahlprozessen
und die Auswertung der 6ffentlichen
Kommunikation der Festivals.

Zentrale Ergebnisse

0 Junges Publikum als aktive
kulturelle Akteure

Kinder und Jugendliche sind keine
passiven Rezipienten, sondern gestalten
ihre Festivalerlebnisse aktiv mit, in Form
von Interaktion, Feedback und korperlicher
Prasenz. lhre ehrlichen und intuitiven
Reaktionen geben aufschlussreiche
Hinweise auf die Qualitdt und
Zuganglichkeit der Festivalumgebung.

Ihr Mitwirken wird nicht nur durch den
kinstlerischen Inhalt beeinflusst, sondern
auch durch die rdumliche Gestaltung, das
soziale Umfeld und die Méglichkeit zur
echten Teilhabe.

o Festivalraume sind
vielschichtige soziale Konstruktionen
Der Begriff ,,Raum*“ umfasst weit mehr als
physische Orte: Er beinhaltet emotionale,
soziale und &sthetische Dimensionen, die
bestimmen, wie junge Zuschauer Festivals
erleben und mitgestalten. Die Studie

hat gezeigt, dass die Gestaltung dieser
Raume entscheidend das Geflihl von
Zugehorigkeit, Autonomie und Teilhabe
der Kinder pragt.

o Zuhoren als kilinstlerische und
institutionelle Praxis

Die Forschung hob den Wert des

tiefen Zuhoérens hervor - wortlich und
metaphorisch - als Praxis von Kiinstlern,
Kuratoren und Organisatoren. Zuhéren
férdert reaktionsschnelle, inklusive
Kommunikation und wirkt transformativ,
indem es Festivals schafft, die die Vielfalt
ihrer Zielgruppen widerspiegeln.

o Kuratorische Praktiken haben
starken politischen und kulturellen
Einfluss

Kuratoren spielen eine zentrale Rolle

bei der Definition von Narrativen,
Reprasentation und Teilhabe. Die

Studie zeigte ein wachsendes
Bewusstsein flir die ethischen
Verantwortlichkeiten kuratorischer
Entscheidungen, insbesondere im Hinblick
auf Machtstrukturen, Identitatspolitik
und globale Ungleichheiten. Kuratieren
far junges Publikum erfordert umso mehr
eine reflektierte und inklusive Haltung,

J Teilhabe bleibt trotz guter
Absichten ungleich
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Viele Festivals bemuhen sich um
partizipative Formate, doch der Grad

und die Qualitat der Teilhabe variieren
stark. Symbolische oder oberflachliche
Formen von Partizipation bleiben oft
hinter den Erwartungen junger Teilnehmer
zurlick. Echte Teilhabe setzt langfristiges
Engagement, Mitgestaltung und
strukturelle Verankerung seitens der
Organisatoren voraus.

o Kulturpolitische
Rahmenbedingungen hinken der Praxis
hinterher

Theater fur junges Publikum wird in
nationaler wie européischer Kulturpolitik
unterfinanziert und unterbewertet. Die
Studie fordert eine Neuausrichtung
politischer Rahmenbedingungen, die das
Theater fir junges Publikum als legitimen
und innovativen Bereich kultureller und
sozialer Innovation anerkennen.

o Internationale Zusammenarbeit
braucht strukturellen Wandel

Globale und transnationale Kooperationen
im Bereich Theater flr junges Publikum
sind oft von Machtungleichgewichten
gepragt. Das Projekt hat gezeigt, dass
dekoloniale Anséatze, strukturelle
Verblndete und neue Instrumente
erforderlich sind, um gerechte und
nachhaltige Kooperation tGber Grenzen
hinweg zu ermdoglichen.

Epilog: Kulturpolitik, Transformation und
transnationale Zusammenarbeit

Das Theater fir junges Publikum

steht weiterhin vor systemischen
Herausforderungen - begrenzte

Finanzmittel, geringe kritische
Anerkennung und unzureichende
politische Unterstitzung. Die BABEL-
Studie unterstreicht die dringende
Notwendigkeit, kulturpolitische
Rahmenbedingungen neu zu lGberdenken
und umzustrukturieren, um Gerechtigkeit,
Sichtbarkeit und Nachhaltigkeit in diesem
Bereich zu fordern.

Im Zentrum der Ergebnisse steht die Frage,
wie transnationale Zusammenarbeit
ethischer und wirksamer funktionieren
kann. Die Studie fordert ein tieferes
Verstandnis von Allianzen im Kontext
internationaler Produktionen und hebt
hervor, wie wichtig es ist, postkoloniale
Strukturen abzubauen, die weiterhin

die Machtverhéltnisse im globalen
Kulturbetrieb pragen. Nachhaltige,
inklusive Zusammenarbeit erfordert neue
Instrumente und Strukturen sowie eine
geteilte Verantwortung.

Festivals fur junges Publikum mussen
sich zu resilienten, partizipativen

Radumen entwickeln, die die vielfaltigen
Realitdten heutiger Kindheit und Jugend
widerspiegeln. Dazu gehort, Mitgestaltung,
Reprdsentation und Zuhéren als feste
Bestandteile in die institutionellen
Rahmenbedingungen zu integrieren.

Uber den akademischen Diskurs hinaus
bietet BABEL praktische und anpassbare
Strategien fur Kulturschaffende, politische
Entscheidungstrdger und Paddagogen in
Europa und darUber hinaus - Instrumente,
die eine inklusive und zukunftsorientierte
Entwicklung der darstellenden Klinste fir
junges Publikum unterstitzen sollen.




BABEL - Eine
Idee von
Kindheit

Roberto Frabetti

Der zusammenfassende
Bewertungsbericht, der die Auswahl

von BABEL als eines der gréBeren
Kooperationsprojekte im Rahmen des
Creative-Europe-Programmes flr den
Zeitraum 2022-2025 begrindete, enthielt
im vorletzten Absatz folgenden Satz:

Das Projekt hat das Potenzial, Wandel und
Innovation anzustofBen, indem es Kinder
und Jugendliche als Menschen (human
beings) und nicht als werdende Menschen
(human becomings) begreift.

Diese Aussage der Experten erflllte mich
mit Stolz, nicht nur, weil es sich um ein
Konzept handelt, das Roger Bedard® 2012
in einem Vortrag zum Ausdruck gebracht
hat und das ich seitdem bei jeder sich
bietenden Gelegenheit Gbernommen

und leidenschaftlich unterstutzt

habe, sondern auch, weil wir in das
Antragsformular (unter ,1.4 Ubergreifende
Prioritdten - Geschlechtergerechtigkeit,
Inklusion, Vielfalt und Reprasentativitat”)
geschrieben hatten:

Die BABEL-Partner, die sich furein
Héchstmal an globaler Inklusion
einsetzen, lassen sich sowohl in ihrer
langjahrigen Kulturpolitik als auch bei der
Konzeption dieses Projekts stark von der
Notwendigkeit leiten, darauf hinzuweisen,
dass Kindern und Jugendlichen in unseren

Gesellschaftsmodellen keine volle soziale
und kulturelle Teilhabe gewéhrt wird. Sie
werden immer noch zu oft als ,,werdende
Menschen“ (human becomings) und

nicht als ,,Menschen“ (human beings)
betrachtet, trotz der Bestimmungen in
Artikel 1 der Kinderrechtskonvention, die
1989 von der Generalversammlung der
Vereinten Nationen verabschiedet wurde.
Diese Konzeptualisierung definiert sie
als Minderheit - oder vielmehr als eine
Vielzahl von Minderheiten, angesichts
der Besonderheiten der verschiedenen
Altersgruppen zwischen O und 18 Jahren.
Vielleicht erhalten sie Aufmerksambkeit,
doch nicht immer angemessen, und
wirklich einbezogen werden sie nie. Dabei
wird Ubersehen, dass Kindheit und Jugend
einen eigenstandigen und wesentlichen
Bestandteil unserer Gesellschaft bilden
und eine einzigartige kulturelle Vielfalt
widerspiegeln. Dies legt nahe, dass
Kindheit und Jugend spezifische soziale
Kategorien sind, auf die die UNESCO-
Konvention zum Schutz und zur Férderung
der Vielfalt kultureller Ausdrucksformen
zu Recht angewendet werden kénnte.

Fir die BABEL-Partner bedeutet die
starkere Einbeziehung von Kindern und
Jugendlichen, sich fiir die Erweiterung
der Rdume fir die Einbeziehung aller
Formen von Vielfalt und Besonderheiten
einzusetzen - denn in der Kindheit und
Jugend sind alle Formen der Vielfalt
vorhanden und vertreten.

Sowohl die UN-Kinderrechtskonvention
(Generalversammlung, 1989) als auch
die Europédische Charta der Rechte des
Kindes (Européisches Parlament, 1992)

5 Roger Bedard ist emeritierter Professor und Direktor des ,,Theatre for Youth MFA & PhD Program” an
der Arizona State University. Die zitierten Worte stammen aus dem Vortrag ,International Experiences”, Visions

of the Future, Visions of Theatre, Bologna, Februar 2012.
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basieren zweifellos auf der Grundidee vom
,Kind als Burger“. Aber wann kénnte diese
Idee endlich Wirklichkeit werden? Wann
wird das Kind endlich als ,,Blrger der
Gegenwart“ oder ,vollstdndiger Mensch*
anerkannt und nicht mehr als ,,Blrger der
Zukunft“ oder ,werdender Mensch“?

Es stimmt, dass wir mit Worten und den
vielen Bedeutungen, die jeder Begriff
haben kann, spielen kénnen. Wir kénnen
anerkennen, dass keiner von uns mehr
oder weniger ,,zum Menschen geworden”
ist als ein anderer und dass wir uns alle
von der Geburt bis zum Tod in einem
Zustand standiger Verdnderung befinden.
~Werden” ist also lediglich der Ausdruck
einer naturlichen Verdnderung und kein
Begriff, der dazu verwendet werden sollte,
die Rechte oder die Anerkennung von
Mé&dchen und Jungen zu untergraben,
indem man ihnen das Recht verweigert,
sowohl in ihrer als auch in unserer
Gegenwart Mensch zu sein.

Diese Sichtweise der kontinuierlichen
Transformation ist faszinierend. Ich
glaube, dass sie nur dann sinnvoll
angenommen werden kann, wenn
Chancengleichheit zwischen Kindern und
Erwachsenen vollstdndig verwirklicht ist
und der derzeitige Zustand der starken
Ungleichbehandlung Gberwunden wurde.
Vielleicht ist es daher notwendig, heute
nachdricklich zu bekraftigen, dass Kinder
das Recht auf volle Blirgerschaft haben,
als ,vollstdndige Menschen* betrachtet
werden mussen und dass dieses Recht
mit der Geburt beginnt.

Wir muissen uns von der Vorstellung
verabschieden, dass die Zeit, die zum
Erwerb von Wissen und Fahigkeiten
bendtigt wird - oft als Beleg flr Urteils-
und Entscheidungsfahigkeit angesehen -,

als Rechtfertigung dafir dient, die
Anerkennung des Kindes einzuschranken.
Zwar lernt der Mensch lebenslang, und
Kinder haben als schutzbedurftige
Personen ein Recht auf Flrsorge und
Schutz, doch darf dies niemals den Status
des Kindes als vollwertiger Burger und
Mensch von heute und nicht von morgen
beeintrachtigen.

Leider ist dies im allgemeinen Denken
keineswegs selbstverstdndlich. Man muss
sich nur die unzahligen architektonischen
Barrieren ansehen, denen Kinder in
unseren Stadten begegnen - fir sie allzu
oft unzugéangliche urbane Rdume. Oder
man denke an den Mangel an kulturellen
Angeboten, die speziell und konsequent
auf sie zugeschnitten sind, und an die
Ghettoisierung von Kindern innerhalb der
engen Grenzen bloBer Unterhaltung.

In der Européischen Charta der Rechte
des Kindes hei8t es in Artikel 8.1: ,,Ein
Kind ist jeder Mensch unter 18 Jahren

..“ Dieser Satz hat die Kraft eines
Oxymorons, da das Wort ,,Kind“ das
gesamte Spektrum der Kindheit umfasst:
vom pflegebedirftigen Saugling bis zum
eigenstandigen 18-Jahrigen. Es ist eine
faszinierende Perspektive, da sie die Ideen
der Fursorge und der Andersartigkeit aus
der Welt der Erwachsenen miteinander
verknupft. Ich schétze beides. Die Idee

der Fursorge, weil sie in Verbindung mit
dem Wort ,,Recht” Aufmerksamkeit und
Respekt fur alle Kinder impliziert - nicht
nur fur diejenigen, die uns nahestehen.
Die Idee der Andersartigkeit, weil sie uns
dazu anhélt, Kinder und Jugendliche in
jedem Alter als vollstdndige Menschen zu
sehen. Vollstandig in ihrer Einzigartigkeit.
Vollstdndige Menschen, mit denen wir
eine Beziehung von Mensch zu Mensch
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eingehen kdénnen. Blrger, die von klein
auf das Recht haben, den physischen und
mentalen Raum, den Kunst und Kultur
bieten kdnnen, zu bewohnen und mit
Erwachsenen ein Gefuhl von Ndhe und
Zugehorigkeit zu teilen. Zugehorigkeit zu
einem Land, einem Volk, einer Stadt, die
sich der Welt 6ffnet. Ndhe zu anderen und
ihren Gedanken, innerhalb einer Vision
einer friedlichen Gesellschaft.

Es ist eine Frage der Rechte. Kindern und
Jugendlichen muss die volle kulturelle
Teilhabe gewahrt werden. Wir missen
den Gedanken eines Teenagers, eines
achtjdhrigen Kindes oder eines kleinen
Madchens, das gerade seine ersten
Schritte gemacht hat, respektieren. Die
Qualitat eines Gedankens oder einer
Emotion lasst sich nicht in Zentimetern
oder Kilogramm messen.

Vielleicht kdnnen wir davon ausgehen,
dass immer mehr Erwachsene die
Bedeutung einer Kultur flr die Kindheit
erkennen und die Idee unterstitzen,
Kinder und Jugendliche als Individuen
mit Rechten anzuerkennen: als Menschen
mit voller kultureller Blrgerschaft. Es ist
jedoch nach wie vor schwer vorstellbar,
dass wir in naher Zukunft jede Phase der
Kindheit und Jugend als Ausdruck einer
eigenen kulturellen Identitat betrachten
oder die Existenz von ,Kulturen der
Kindheit und Jugend” anerkennen.

Die Einzigartigkeit und Vielfalt aller
Kinder geht Hand in Hand mit vielen
Gemeinsamkeiten, darunter die Art

und Weise, wie Kinder die Realitat
interpretieren und Fiktion erleben, sowie
ihre unerschépfliche Neugier, die ihr
Bedtirfnis stillt, die Welt zu entdecken und
zu verstehen, wie man ihren Widrigkeiten
begegnet und gleichzeitig ihre Chancen

ergreift. Kinder wissen, wie man leidet,
liebt, trdumt, glaubt, akzeptiert, getduscht
wird...

Und doch verlieren sie nie ihr unstillbares
Verlangen, sich ihre Zukunft vorzustellen
und zu gestalten. Jeden Tag arbeiten sie
hart daran. Sie bauen ihr Wissen auf,
sammeln, was das Leben ihnen bietet, und
wéhlen aus, was sie mitnehmen méchten
- was flr ihre eigene Zukunftsvision
nutzlich sein kdnnte. Diese Art, sich auf
das Leben einzulassen, gehért zu einem
Alter, in dem noch alles méglich scheint,
selbst das, was vielleicht nie eintreten
wird. Eine Lebensweise, bei der Vorurteile
und Angste gegentber anderen auf einen
spateren Zeitpunkt verschoben werden.
Tag fur Tag, Jahr fur Jahr bauen Kinder

mit Leidenschaft und Entschlossenheit
ihr Verstandnis auf, in einem Tempo,

das fur die intellektuelle Tragheit vieler
Erwachsener unvorstellbar ist. Die Welt

ist da, um entdeckt, erkannt und in all
ihren Details erforscht zu werden - ob sie
zur wissenschaftlichen Realitat gehéren
oder zum Reich der Fantasie. Auf diese
Weise erschaffen sie eine reiche, komplexe
Vorstellungswelt, in der tiefe Reflexion

mit der Freiheit der Méglichkeiten und
grenzenlosen Sehnsulchten verflochten ist.
Ich frage mich immer wieder: Wann
werden wir diese engstirnige Sichtweise
auf das Wissen von Kindern hinter uns
lassen? Wann schaffen wir Raum far
unsere eigene Neugier auf das, was uns
bei Kindern und Jugendlichen entgeht?
Wann beginnen wir, Kindheit und Jugend
mit der Bewunderung zu betrachten, die
sie verdienen? Als Erwachsene mussen wir
uns wieder bewusstwerden, wie anders sie
sind, um wirklich ftr ein Kind oder einen
Jugendlichen da zu sein - eingestimmt auf
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ihre Sensibilitat, bereit, die vielen Spuren,
die sie fir uns hinterlassen, aufzunehmen
und ihnen zu folgen. Wir miissen weiterhin
hartnackig danach suchen, was sie
bereits in sich tragen, und dabei die
Einzigartigkeit ihrer kulturellen Prozesse
anerkennen. Wir missen lernen, wie
wichtig es ist, auf Kinder und Jugendliche
zu setzen - immer und bedingungslos -
und ihre unendliche Vielfalt zu schatzen.
Wir mussen uns bemuhen, ihnen
behilflich zu sein und daflr zu sorgen,
dass sich ihre kulturellen Prozesse voll
entfalten kdnnen, ohne verleugnet oder
versteckt zu werden.

Vor uns stehen Menschen in Bewegung,
und wir als Erwachsene sind fur ihr Wohl
verantwortlich. Daher sollten wir uns ganz
einfache Fragen stellen:

« Kénnen wir einem Kind Inklusion
beibringen, wenn wir uns nicht um sein

Geflhl der Zugehorigkeit kimmern?

« Kénnen wir ihnen Respekt beibringen,
wenn wir nicht jedes einzelne Kind in
seiner ganzen Vielfalt respektieren?

« Kénnen wir ihnen die Komplexitat dieser
kinstlich aufgeladenen Zeit beibringen,
wenn wir nicht die Komplexitat jedes
einzelnen Kindes respektieren?

Um eine Kultur der Kindheit
anzuerkennen, missen wir darauf
hinarbeiten, eine Bildungsgemeinschaft
zu werden und nicht ein gleichgtltiges
Kollektiv von Erwachsenen mit wenig
Interesse an der Welt der Kinder. Wir
mussen uns bemuhen, alle Méddchen und
Jungen als unsere Begleiter auf unserem
Weg zu sehen. Sollte dies jemals, in einer
utopischen Zukunft, geschehen, wird dies
ein wunderschéner Tag sein - flr sie und
fdruns.
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2023, January
Vilnius (Lithuania)
photo Rokas Snarskis

2023, June
Breda (Netherlands)
photo Hans Gerritsen
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2025, April
Kolding (Denmark)
photo Saren K. Klaft

2023, June
Breda (Netherlands)
photo Hans Gerritsen
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EIN KUNSTLERISCHES
WORTERBUCH FUR THEATER
FUR JUNGES PUBLIKUM

Zuhoren
Voraussetzungen fur
die Forschung in der
Kulturellen Bildung fur
Darstellende Kiinste

Wolfgang Schneider

Das alteste Worterbuch stammt aus dem
Jahr 600 v. Chr. und wurde in Uruk, heute
bekannt als Warka, in der Ndhe der antiken
Stadt Urim Irak gefunden. Schon damals
versuchten die Menschen, das wichtigste
Wissen in einem Nachschlagewerk zu
dokumentieren, das Wérter und ihre
Bedeutungen auflistete. Die Griechen
nannten es in der Antike Lexikon, die
Franzosen wahrend der Aufklarung
Enzyklopadie, und in Deutschland waren
es die Marchenforscher Jacob und
Wilhelm Grimm, die im 19. Jahrhundert
Woérter und ihre Bedeutungen sammelten.

Im BABEL-Projekt tauchten immer wieder
bestimmte Begriffe auf, wenn es um die
Diskussion und Interpretation von ,,Die
Kunst des Zuho6rens” ging. Selbst in einem
europdischen Projekt mit Gberwiegend
gemeinsamen kulturellen Wurzeln ist es
wichtig, prazise zu sein, wenn Sprache
beim Austausch von Ideen und Praktiken
im Theater fir junges Publikum eine

Rolle spielt. Kitty Morley hat sich mit dem
Begriff ,,Aufmerksamkeit” beschéaftigt,
Irma Unusic ndhert sich dem Wort
~Atmosphéare”, Bruno Frabetti befasst sich
mit dem Begriff ,Nahe”, Nicola Scherer
diskutiert die Erscheinungsformen hinter
dem Begriff ,Neugier” und Ozlem Canytrek
versucht, ein eigenes Glossar zum Thema
»Vielfalt” zu erstellen.

Stimmen Gehor verschaffen, die sonst
liberhort werden

Wenn sich das Theater mit der Kunst
des Zuhorens befasst, dann muss sich
die Kunst auch mit Bildung befassen.
Denn trotz aller klinstlerischen Freiheit
ist das Theater immer auch ein Ort
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des Lernens. Es geht um Sehen und
Hoéren und um Verstehen und Einsicht.
Bildungstheorien definieren hierzu drei
Wege: Neben dem wissenschaftlich-
rationalen und dem ethisch-moralischen
Zugang gibt es die dsthetische Erfahrung.
Das Theater widmet sich genau dieser
Sinneswahrnehmung sowie der
Interpretation von Bedeutungsmustern
und symbolischer Interaktion. An dieser
Stelle muss angemerkt werden, dass
dieser besondere Aspekt des Theaters
nicht immer ernst genommen wird, dass
dieser idealistische Ansatz des Theaters
nicht immer als Auftrag verstanden wird
und dass diese existenzielle Bedeutung
des Theaters in der Praxis nicht immer
konsequent umgesetzt wird. Das ist

ein weiterer Grund, warum das BABEL-
Pilotprojekt ins Leben gerufen wurde.
Das Theater erméglicht eine

besondere Form des Verhaltens:

Spielen und Zuschauen, eine Art des
Zusammenkommens. Die Ordnung

des Raumes selbst wird zum Thema,
Dinge und Rdume werden neu

definiert. Als dsthetisches Phdnomen
wird Theater zugleich als potenziell
kritische Praxis erlebt, indem es in

einer Ausnahmesituation schafft: In der
Unterbrechung der RegelmaRigkeit des
Alltags wird die Regel sichtbar.

Es gibt Theater, die sich als
Forschungstheater verstehen und in allen
Projekten praktisches Experimentieren
und szenische Darstellung nicht als
getrennte Prozesse behandeln, sondern als
miteinander verflochten [vgl. Peters, 2025].
So gesehen zielt die Arbeit nicht priméar
darauf ab, ein Werk von Erwachsenen

far Kinder zu produzieren, sondern
konzentriert sich auf den Prozess der

performativen Forschung mit den Kindern
selbst. Solche Projekte versuchen, die
etablierte und vorherrschende Politik der
Ausgrenzung, wie sie aus dem klassischen
Theater oder dem schulischen Umfeld
bekannt ist, zu durchbrechen. Ziel ist

es, Stimmen hérbar zu machen, die

sonst untergehen wirden, indem man
Kindern eine Stimme gibt. Diese Praxis
ermoglicht Erfahrungen, die Uber vertraute
Erfahrungen hinausgehen. Das beinhaltet
Austausch von Wissen und Generieren
von neuem Wissen, weil Theater durch
Partizipation greifbar wird.

Kritik am Theater als asthetische Praxis
Kénnen Theater und die
Auseinandersetzung von Kindern mit
ihrer Alltagswelt per se kritisch sein?

[vgl. Westphal 2025] Aktuelle Diskurse
zur Kritik an der Kritik und zur Krise

von Wissenschaft und Kunst werfen

die Frage auf, ob unsere Zeit Uberhaupt
noch als Zeitalter der Kritik bezeichnet
werden kann. Diese Form der Erkenntnis
wird zunehmend von der Bewertung
verdrangt. Die Bewertung selbst hat sich
zu Verurteilung oder Anklage, Anfechtung
oder Ablehnung verschoben. In Bezug auf
das Zielpublikum bedeutet Theaterkritik
immer auch eine Kritik am Theater selbst
und dessen Auseinandersetzung mit dem
jungen Publikum.

Es geht nicht nurum das, was im
Zentrum einer Theaterproduktion steht,
sondern um das, was am Rand geschieht:
das Ungesagte, das Ungetane und
Ungesehene in dem, was getan wurde;
um das Unregulierte und Unbekannte

im Regulierten und Bekannten; um

das Ungewdhnliche im Alltéglichen.

Die Rander verkérpern keine andere
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Welt, sondern das, was sich von der
bestehenden Welt unterscheidet; das,
was durch gelernte Interpretationsmuster
unterdrickt oder verdrangt wird, aber
dennoch als Méglichkeit weiterbesteht -
in Sehnslchten, Angsten und Fantasien.
Es geht folglich nicht darum, die faktische
Welt durch eine andere zu ersetzen,
sondern vielmehr darum, die bestehende
Welt zu dekonstruieren, ihre Grundlagen
sichtbar zu machen und ihre Grenzen
durchléassig werden zu lassen.

Mehr experimentelles Theater!

»Was brauchen wir, um Kindern und
Jugendlichen Zugang zum Theater

zu verschaffen?“ In einem Beitrag zur
Konferenz ,Forschung im Theater fiir
junges Publikum® in Hamburg fragt

Gabi dan Droste, kiinstlerische Leiterin
des Berliner FELD-Theaters flr junges
Publikum [Droste, 9. 2025], nach der
grundlegenden Ausrichtung und
gesellschaftlichen Aufgabe von Theatern
far junges Publikum. Im Allgemeinen
geht es dabei um die Gestaltung

eines Programmes, eines Spielplans,

der es dem Zielpublikum erméglicht,
Vorstellungen zu besuchen, die heute

oft von Theaterpadagogik begleitet
werden. ,,Der Ansatz, im Kinder- und
Jugendtheater zu forschen, geht weit
darlber hinaus; er verdndert Inhalte,
Kommunikationsformen, das Verstandnis
von kunstlerischer Produktion und
Rezeption und damit auch die BedUirfnisse
und Ressourcen in den Strukturen der
Theaterensembles® [Droste, 2025]. Dieser
Ansatz spiegelt eine andere Positionierung
dieser Orte in ihrem Umfeld wider.

Raum ist erforderlich, denn
forschungsbasiertes Theater geht tber

die Black Box eines Theaters hinaus,

»in die Nachbarschaft, in Schulen,
Kindertagesstéatten, Seniorenheime,
Jugendzentren, Nachbarschaftscafés usw.
Kinstler suchen Menschen jeden Alters an
den Orten auf, an denen sie leben* [Peters,
2025]. Forschungsbasiertes Theater 6ffnet
die Theater, verbindet sie, bringt sie in
Kontakt mit Menschen, die sonst vielleicht
wenig Zugang zu Kunst und Kultur hatten.

Zeit wird bendtigt, weil
forschungsbasiertes Theater nicht
ausschlieBllich darauf abzielt, Stlcke zu
produzieren, die im Sinne eines Spielplans
geprobt und aufgefiihrt werden. ,,Die Arbeit
ist viel starker prozessorientiert und
basiert auf dem gemeinsamen Austausch
zwischen Kiinstlern, Wissenschaftlern und
Experten im Alltag, was Zeit braucht, um
zu entstehen und umgesetzt zu werden”
[Westphal, 2025].

Die forschungsbasierte Praxis lehnt eine
Logik der Verwertung ab und vertraut

auf die Prozesse und ihre Entwicklung
mit einem offenen Ausgang oder einem
(vorlaufigen) Ergebnis, das zu einer
neuen Frage fihren kénnte. Es geht um
Wissen, Fahigkeiten und Ressourcen,
denn im Forschungstheater miissen
Kontakte zur Umgebung koordiniert,
gepflegt, aufrechterhalten und standig
neu verhandelt werden. Dies erfordert

ein hohes MaB an Wissen Uber die
vielfaltigen Zusammensetzungen
unserer Gesellschaft sowie grundlegende
Kommunikationsfahigkeiten und
Fachwissen Uber die Arbeit in nicht-
klnstlerischen Umgebungen aulRerhalb
des Theaters.

Und deshalb braucht das Theater fir
junges Publikum mehr Forschung,

27



wenn es Die Kunst des Zuhérens ernst
nimmt, denn Zuhéren ist sowohl eine
padagogische Aufgabe als auch eine
kiinstlerische Herausforderung. Das BABEL-
Projekt hat gezeigt, dass die Qualitat

der Theaterkunst nicht nur von der
asthetischen und inhaltlichen Gestaltung
der Produktion abhéangt, sondern auch
von einem umfassenden Wissen Uber
Kinder und Jugendliche, den vielfaltigen
Beteiligungsmaglichkeiten fur Kinder
und Jugendliche und umfassenden
Kenntnissen der kulturellen Bildung fur
die darstellenden Kiinste.

Gabi dan Droste
https://forschung-im-kjt.net/beitraege

forschung-im-kinder-und-jugendtheater-

was-wir-brauchen-eine-wunschliste-aus-

sicht-eines-kinder-und-jugendtheaters/
1.9.2025]

Sibylle Peters
https://forschung-im-kjt.net/beitraege
how-to-perform-research-performative-
forschungsprojekte-mit-kindern/1.9.2025.]
Kristin Westphal
https://forschung-im-kjt.net/beitraege
teilhabe-und-kritik-als-aesthetische-
praxis-in-theater-und-schule/ 1.9.2025]
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Atmosphare
Performance als
geteiltes Erschaffen

Irma Unusié

Was flhlst du?

Was nimmst du mit?

Was bringst du mit?

Wie erschaffen wir gemeinsam?

Was ist die richtige Reihenfolge ...
Fangen wir noch einmal an.

Oder gibt es Uberhaupt eine Reihenfolge?
Luft, die uns alle im Raum trifft.

Raum, der flr uns da ist.

Schon da.

Wer hat die Luft im Raum erschaffen?
Erschafft die Luft uns?

Kind schaut.

Darsteller schaut.

Kind gibt.

Darsteller gibt.

Kind nimmt.

Darsteller nimmt.

Kind erlebt.

Darsteller erlebt.

Kind fuhlt.

Darsteller fhlt.

Was erschaffen sie?

Atmosphare?

Wenn wir Uber die Atmosphéare der Erde
nachdenken - diese Lufthille, die das
Leben vor der starken Strahlung der Sonne
schitzt und zur Regulierung des Klimas
beitragt -, dann erscheint sie uns wie
eine schutzende Decke, die uns umhillt.
Sich bewusst zu werden, wie sehr wir sie
beeinflussen kénnen, ist eine kraftvolle
Erkenntnis. Ohne diese ,,schiitzende Decke”

kénnte es kein Leben auf der Erde geben.
Kénnen wir die Atmosphére im Theater
als eine schiitzende Decke betrachten,
und wenn ja, was bedeutet das? Man
betritt einen Raum und spurt sofort die
Atmosphare. Aber es ist eine Atmosphére
anderer Art - eine, die wir fihlen und
durch unser Dasein im Raum miterzeugen.
Manchmal fuhlt sie sich gut an, vielleicht
beruhigend oder inspirierend, und
manchmal denken wir: Oh, was ist das fur
eine Atmosphare! Aber was haben wir dazu
beigetragen? Wie kénnen wir gemeinsam
eine Atmosphare schaffen?

Im Bereich der darstellenden Klinste
spielt die Atmosphéare eine wichtige Rolle.
Vielleicht nicht immer als Hauptthema,
aber sicherlich fragen sich die Darsteller:
~Was denkt ein Kind? Wie flihlt es? Wo
fuhlt es? Denkt das Kind tGberhaupt

Uber die Atmosphére nach oder spurt

es sie einfach nur? Erlebt das Kind die
Energie des Raumes, bewegt es sich mit
Emotionen, reagiert es mit dem Kérper?“
Flr ein Kind ist Atmosphére vielleicht
kein Konzept, sondern eher eine gelebte
Erfahrung - ein flieBendes Geflihl in der
Luft, das jede seiner Bewegungen leitet.
Das Kind analysiert die Atmosphére nicht,
sondern nimmt sie vollstandig auf und
flieBt mit der Energie des Augenblicks.
Die Ubungen in Abbildung 1und 2 helfen
dabei, diese lebendige Erfahrung einer
bestimmten Atmosphére zu beschreiben.

Abbildung 1: WENN DU DEN
RAUM BETRITTST, IN WELCHEM
TEIL DEINES KORPERS FUHLST
DU DIE ATMOSPHARE? MARKIERE
IHN. DU KANNST FARBEN
VERWENDEN, UM VERSCHIEDENE
GEFUHLE ZU BESCHREIBEN.
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Abbildung 2: IN WELCHEM TEIL
DEINES KORPERS BRINGST DU
DEINE EIGENE ATMOSPHARE IN
DEN RAUM EIN? WELCHE FARBE
BRINGST DU MIT?

Diese Uberlegungen lassen uns die
Atmosphare als wesentlichen Bestandteil
der gemeinsamen Erfahrung begreifen.
Wer erschafft diese Atmosphare? Die
Darsteller? Das Publikum? Oder entsteht
sie im Raum zwischen ihnen? Diese
Frage ist von zentraler Bedeutung flir das
Phéanomen des Zuhérens, das wir in den
BABEL-Workshops eingehend erforscht
haben.

Die ,,Kunst des Zuhérens” von BABEL flhrte
ein Wortspiel ein - eine ,,BABEL-Blase”, in
der die Dynamik des Zuhdérens zu einem
Spiel wird - ein Tanz aus Aufmerksamkeit,
Verstandnis und Reaktion. Was horen wir
voneinander? Wie horen wir zu, nicht nur
den gesprochenen Worten, sondern auch
den emotionalen Stromungen darunter?
In diesem Raum wird die Atmosphére von
allen Beteiligten geschaffen, wobei jede
Person ihren Teil beitragt.

Ich schaffe die Atmosphére, und die
Atmosphére erschafft zugleich mich. Das
ist die Essenz der kollektiven Erfahrung.
Die ,,.Blase” kann als die zuvor erwdhnte
schutzende Decke dienen. Sie bietet
Raum zum Zuhéren und zur Kultivierung
einer Atmosphare des Zuhérens -

einer Atmosphére, die innerhalb der
Gemeinschaft schitzt, unterstitzt und
nahrt.

Die Atmosphére im Kontext einer
Auffiihrung ist nicht nur eine passive
Umgebung. Sie ist voller Vorstellungskraft,
Neugier und gemeinsamer Energie. Sie ist
der Raum, in dem Empathie entsteht, in

dem wir einander zuhdren und nicht nur
Worte, sondern auch Gefuhle austauschen.
Im Theater ist dies besonders wichtig:

Die Atmosphére wird zum Medium der
Erkundung, in dem wir fragen, lernen und
wachsen. Es ist eine Atmosphére des
Zuhorens, des Erschaffens, des Verstehens
und manchmal auch des Scheiterns und
des Gelingens.

Wenn Kinder ein Theater oder einen
anderen Auffihrungsraum betreten,

sind sie nicht nur Zuschauer. Sie sind
aktive Mitgestalter der Atmosphére. Im
Theater flr junges Publikum steht dieser
Gedanke im Mittelpunkt: Alle, Darsteller
und Publikum, tragen gemeinsam die
Verantwortung fur die Atmosphére.

Sie wird nicht nur von den Darstellern
geschaffen oder vom Raum vorgegeben.
Sie wird von allen und allem, was
vorhanden ist, gemeinsam erschaffen.

Es entsteht eine Atmosphére des Teilens,
des Zuhérens und des Reagierens, die

zu Empathie fuhrt. Empathie ist nicht

nur eine geistige Ubung, sondern eine
kdrperliche Erfahrung. Es ist der Blick in
die Augen eines Menschen, die Bertihrung
einer Hand, der Atem, den wir teilen. Es

ist die stille Kommunikation zwischen
Menschen, die einen Raum des Verstehens
und der Verbundenheit schafft. Im Theater
wird dies noch verstarkt - wir kdnnen die
Spannung, die Aufregung, das Unbehagen,
die Freude der anderen im Raum

splren. Und wir reagieren darauf und
beeinflussen damit die Atmosphére weiter.
Die Ubung in Abbildung 3 hilft dabei,

die atmosphérische Erfahrung eines
bestimmten Raumes greifbar zu machen.
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Abbildung 3: IN WELCHEM TEIL
DEINES KORPERS BRINGST DU
DEINE EIGENE ATMOSPHARE IN
EINEN RAUM EIN? WELCHE FARBE
BRINGST DU MIT?

Kénnen wir also die Atmosphére im
Theater messen? Kénnen wir die nicht
greifbaren Geflihle, die gemeinsamen
emotionalen Strémungen, die eine
Auffahrung durchziehen, quantifizieren?
Vielleicht nicht im herkémmlichen
Sinne. Aber wir kénnen ihre Prasenz

spuren. Es liegt in der Verantwortung
aller Anwesenden, daftir zu sorgen, dass
die Atmosphére lebendig, inklusiv und
fr alle ansprechend bleibt. Es ist eine
gemeinsame Erfahrung, ein kollektives
Erschaffen, ein Austausch zwischen
Individuen und ihrer Umgebung.

Dieser Text endet ohne Ende. Du wirst
ihn mit deiner Prasenz in gemeinsamer
Erschaffung weiterfihren. Geniel3e diese
Atmosphére! Lass die Atmosphére es
geniel3en!




Aufmerksamkeit
Den Mustern der Dinge
zuhoren

Kitty Morley

Im gedampften Licht des Theaters
bewegen wir uns an der Schnittstelle
zwischen Fuhlen, Denken und Verstehen.
Das Gefuhl, Neues zu entdecken, ist

dabei willkommen. Angetrieben von
Neugier suchen wir, versammeln

uns, hegen Erwartungen und

schaffen verbindende Ideen. Diejenigen,
die im Theater arbeiten, haben vieles
gemeinsam mit den neugierigen,
sinnlich wahrnehmenden Zuschauern,
die kommen, um das Werk zu

erleben. Wahrend Erwachsene die
Moglichkeit haben, auf vorhandenes
Wissen zurtickzugreifen, um ihre
Erfahrungen zu steuern und zu verstehen,
sind Kinder, insbesondere jene im

Alter von O bis 6 Jahren, noch damit
beschaftigt, die Welt zusammenzusetzen,
stéandig auf neue Eindrlicke zu stoRen und
ihre Wahrnehmungsféahigkeiten zu nutzen,
um Dinge und Menschen zu verstehen.

In diesem Artikel untersuche ich den
Begriff der Wahrnehmung und die Mittel,
mit denen wir Wissen durch sinnliche
Verbindung und Partizipation erlangen.
Ich stelle Fragen zur wechselseitigen
Beziehung zwischen Darstellern

und Zuschauern und dazu, was

es fur die Allerkleinsten bedeutet,

als sinnlich Wahrnehmender an einer
Theaterauffihrung teilzunehmen.

Wie wir an einer Veranstaltung

teilnehmen, hangt davon ab, wozu wir
bereit sind. Unsere Bereitschaft wird
beeinflusst durch Entwicklungsfahigkeit,
kérperliche Stérke, aktuelle Stimmung
und - im Kontext von Theater flr die
Jingsten (TEY) - dadurch, wie wir die
Einladung zur Teilnahme wahrnehmen.
Eine solche Einladung sollte keine groBe
Geste sein, sondern eine kontinuierliche
Abfolge kleiner, verbindender Momente,
die vor, wahrend und nach einer
Auffiihrung angeboten werden. Auf diese
Weise erhalten die Zuschauer mehrere
Gelegenheiten, sich mit dem Werk

zu verbinden, denn Momente der
Unverbundenheit sind ein naturlicher
Bestandteil des Zuschauens. Ein

Gefuhl der Verbundenheit zu schaffen,
ist jedoch nicht allein Aufgabe des
Zuschauers, sondern es gehort

zum Bestreben des Darstellers, eine
dynamische, empathische Beziehung
zu den Zuschauern aufzubauen, in

der gegenseitiges Zuhdren moéglich wird.
Die phdnomenologische Schrift von

Alva Noé bezieht sich auf Literatur

zur kindlichen Entwicklung, wenn sie
feststellt: ,Wahrnehmung wird davon
bestimmt, wozu wir bereit sind... wir
inszenieren unsere Wahrnehmung*
(2004: 1). Mir gefallt diese Idee der
Bereitschaft, weil sie gleichermafien

auf alle im Auffihrungsraum zutrifft.
Auch wenn die Position des Zuschauers
manchmal als statisch angesehen werden
kann, sollte dies nicht mit Passivitat
gleichgesetzt werden, und wir sollten
auch nicht zu dem Schluss kommen,
dass ein Kind, das sich durch den
Auffihrungsraum bewegt, zwangslaufig
auch am Geschehen teilnimmt. In
seiner Untersuchung dessen, was er
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als ,Fihlendes Theater” (Feeling Theatre)
bezeichnet, stitzt sich Martin Welton auf
die Arbeit des Psychologen James Gibson
und behauptet ebenfalls, ,Wahrnehmen...
ist eine aktive Unternehmung® (2012:
85).Indem ich die vermeintliche
Dichotomie zwischen aktiver Teilnahme
und stiller Zuschauerschaft aufhebe,
mochte ich mit dieser Untersuchung der
Wahrnehmung die Behauptung aufstellen,
dass das Geschehen auf der Blihne

immer auf die Aktivitat und Aktivierung

des Zuschauers trifft. Darsteller missen
bereit sein, sich auf einen komplexen
Kommunikationsfluss zwischen denen
.Wissenden” und denen ,,im Dunklen”
einzulassen, in dem die kleinste
Handlung oder AuBerung beider Seiten
eine ,.geflihlte” Verbindung oder eben
Trennung herbeifihren kann. Diese Idee
wird in Morleys Theorie der ,,Taxonomie
der relativen Stille” (2022: 145) ausfihrlich
dargelegt.

Im Kontext einer Auffihrung sind
Zuschauer moéglicherweise nicht immer
in der Lage, ihre Geflihle in Worten
auszudricken, aber ihre Kérperhaltung,
ihre Bewegungen, ihr Blickkontakt, ihre
nonverbalen Lautduf3erungen, spontanes
Klatschen, die Haltung der Hande oder ihre
N&he bzw. Distanz zu anderen Zuschauern
offenbaren ihre ,,aktive Teilnahme”. Wie
Gibson sagt: ,,Das Instrument zum Flhlen
ist anatomisch gesehen dasselbe wie

das Instrument zum Handeln” (1968: 99).
Genaues Beobachten und Analysieren

von Auffihrungen kénnen faszinierende
Muster von Verhaltensreaktionen
offenlegen. In meiner eigenen Forschung
zur relativen Stille (2022: 151) legt das,
was ich als ,Lernparadigma“ bezeichne,
in gewisser Weise die Grundlage

far die zuktinftige Erforschung der
Bewegungsmuster von Zuschauern.
Wenn wir anerkennen, dass Bewegung
und Wahrnehmung sich gemeinsam
entwickeln, verstehen wir, dass es ,,keinen
,Jtrégen’ oder ,inaktiven* Wahrnehmenden
gibt“ (Noé, 2004:17).

Uber den Prozess der Wahrnehmung

zu sprechen, sollte kein Unbehagen
hervorrufen. Wahrnehmung bedeutet
einfach: héren, sehen oder sich anhand
der Sinne einer Sache bewusst werden.
Es ist ein multidirektionaler Prozess, die
Reize um uns herum zu interpretieren.
Der Wahrnehmungsprozess bringt uns

in Kontakt mit unserer gegenwartigen
Umgebung und wird durch die einzelnen
Sinne wie beispielsweise Hoéren,

Sehen oder Schmecken oder durch die
umfassenderen somatosensorischen
Empfindungen wie Druck, Schmerz oder
Warme aktiviert. Stellen wir uns flr einen
Moment vor, wir halten einen glatten
Stein oder ein neugeborenes Kiken in
der Hand oder wir verschitten ein Glas
kaltes Wasser. Wenn wir diese Gefuhle
vergegenwartigen wollen, greifen wir

auf frihere Erfahrungen zurtick, um uns
diese Empfindungen vorzustellen oder
sie erneut zu erleben. Wir bekommen ein
Gefuhl fur etwas, das Vergnligen, Freude
oder Unbehagen hervorrufen kann. Wir
erleben diese Empfindungen erneut,
indem wir uns an diese Interaktionen
zurtckerinnern. Das bedeutet, dass der
Prozess der Wahrnehmung kontinuierlich
ist und Hand in Hand geht mit unserem
Gefuhl fur Neuheit oder Vertrautheit. Wir
kénnen das Geflihl der Vertrautheit als ein
Gefuhl der Sicherheit definieren, als das
Wissen, wo oder bei wem man sich sicher
fahlt; und Neuheit als die Stimulation,
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die entscheidend ist, um neue Gedanken,
Ideen und Verbindungen auszuldsen. Wir
erleben Vertrautheit und Neuheit fast
Uberall - zu Hause, im Bus, im Park - und
wir begegnen einem stdndigen Strom
vertrauter und ungewohnter Reize. Wo
auch immer wir sind, kann die Begegnung
mit etwas Unerwartetem zu einer
einmaligen Gelegenheit werden, unser
Verstandnis neu zu kontextualisieren und
zu erweitern. Im Kontext einer Auffihrung
jedoch erhalt die Verletzung von
Erwartungen eine noch grundlegendere
Bedeutung.

Der Begriff ,,Erwartungsverletzung”
beschreibt den Moment der Reaktion,
wenn aufgrund einer Abweichung des
gewohnten Reizes eine unerwartete
Handlung auftritt. Wenn die Erwartungen
eines Kleinkindes nicht erfullt werden,
kann dies Schock oder Freude hervorrufen,
besonders in einer Zeit, in der die Bindung
noch im Entstehen ist und Kinder
beispielsweise beginnen, die Regeln

der Schwerkraft, Objektpermanenz oder
soziale Verhaltensmuster zu erlernen.
Kinder entwickeln schnell Erwartungen
an ihre Umgebung und bemerken, wenn
diese Erwartungen verletzt werden.
Aufmerksamkeit wird dann geweckt, wenn
ein Muster aus dem Takt gerat, wenn
etwas, das sich bewegt, zum Stillstand
kommt oder wenn, entgegen der Norm,
niemand Worte zur Kommunikation
verwendet.

Wenn eine Verdnderung des Reizes die
Erwartungen eines Kindes verletzt, kann
die Uberraschung dazu fihren, dass der
Zuschauer sich mit dem veranderten

Reiz (wieder)verbindet oder dass die
Aufmerksamkeit des Kindes nach einer
Phase der Gewdhnung durch einen

neuen Reiz geweckt wird. Das ,,Was” und
~Wann” der (Wieder-) Gewinnung der
Aufmerksamkeit ist in einem Theater
voller unabhangig voneinander agierender
Kinder besonders komplex, aber es lassen
sich dennoch bestimmte Reaktionsmuster
erkennen. Der Schwerpunkt liegt hier,
insbesondere flr die Darsteller, darauf, die
Gelegenheit zu geniel3en, das Publikum
zu ,lesen“. Da Kinder nur Uber begrenztes
Wissen in Bezug auf Theateretikette,
Auffiihrungskonventionen, Inhalte oder
Zuschauerverhalten verfigen, hilft

der Begriff ,,Erwartungsverletzung®,
Schlisselmomente ihrer Erfahrung

als Zuschauer zu definieren - in einer
Umgebung, in der sie eingeschrankte
Erwartungen anwenden kénnen, aber
dennoch erwartungsvoll beobachten und
reagieren.

Um den Begriff der Uberraschung als
Funktion des Wahrnehmungsprozesses
zu untersuchen, werden wir kurz auf
Beispiele nonverbaler Kommunikation
eingehen, da diese im Theater flr die
Jingsten (TEY) weit verbreitet sind. Was
wir als Zuschauer sehen, héren oder
fihlen, Iasst sich als Auffihrungstext
begreifen, der aus Zeichen besteht und
genauso natdurlich ,,gelesen” werden kann
wie die Handlungen und Ereignisse des
Alltags. Kleinkinder und Kinder werden
instinktiv von Neugier angetrieben und
erkunden ihre Umgebung, indem sie
zwischen Beobachtung, Fortbewegung und
Ertasten hin- und herwechseln. Die gelibte
Fahigkeit, zwischen diesen Perspektiven
zu wechseln, macht Kinder zu Experten
der Bedeutungsgebung, mit einer
Leichtigkeit, die Erwachsene im Theater
moglicherweise nicht sofort empfinden.

34



Stellen wir uns eine Erwartungsverletzung
in Form eines spielerischen Regelbruchs
vor, der Aufmerksamkeit erregen will.

Ein spielerisches Funkeln in den Augen
des Darstellers wird Kinder unweigerlich
in eine sanfte Verschwérung des
Mitwissens hineinziehen. Es entsteht
eine magnetische Verbindung von ,,Ich
weil, dass du weil3t“, dass hier etwas
AuBergewdhnliches geschieht. Dazu

kann gehdren: Papier zu zerreil3en;
Wasser zu verschitten; eine mit Sand
bedeckte Trommel zu beleuchten, damit
eine kleine Schildkréte zum Vorschein
kommt, die ihre Eier vergrabt; ein Bild
einer schelmischen schwarzen Katze

zu zeichnen, die plétzlich davonhuscht
und nicht mehr zu finden ist; jedem
Zuschauer wahrend der Vorstellung ein
Glas Wasser und einen Keks anzubieten;
zuzusehen, wie ein Stlick gewéhnlicher
Klumpen Ton in zwei Teile zerbrochen wird,
um eine Héhle aus funkelndem blauem
Glitzer zu enthdllen; zu sehen, wie ein
Madchen ihren geliebten Teddybaren

aus dem Fenster fallen Idsst und ihn im
Wald sucht; zu beobachten, wie ein Eimer
hoch Gber dem Spielflache schwingt

und konzentrische Kreise aus Sand zu
FiBen des Publikums erzeugt. Dies sind
theatralische Erwartungsverletzungen.
Solche Ereignisse erzeugen Uberraschung
und laden uns dazu ein, zu tUberdenken,
was wir zu wissen glaubten, was wiederum
Neugier, pure Freude und - vielleicht am
wichtigsten - weitere Gesprache anregt.

Nebenbei bemerkt: Beim Ruckblick auf
jungste Auffihrungen kamen mir vor
allem emotional verbindende nonverbale
Handlungen in den Sinn, die mit der
Natur oder natlrlichen Materialien zu

tun hatten. Vielleicht liegt es daran, dass
die taktile Erkundung der Umgebung
durch Kinder so eng mit nattrlichen
Elementen verflochten ist, dass flr uns
alle etwas Besonderes geschieht, wenn
wir die Natur nach innen holen, in unsere
Hauser oder in das inszenierte Umfeld des
Theaters. Unsere visuellen und auditiven
Rhythmen der Normalitdt werden durch
einen vertrauten Reiz unterbrochen und
nicht durch etwas Fremdes. Wenn wir also
Uberraschung durch Vertrautes erzeugen,
in diesem Fall durch die Theatralik von
Wasser, Sand, Stoff oder Ton, bieten wir
den Teilnehmenden die Méglichkeit, ihre
Erwartungen zu erweitern und sich neu

zu verbinden. Die natlrlichen Elemente
gelten seit langem als goldener Standard
flr Reize im Theater flr die Jingsten (TEY).

Hier betrachten wir die
Wahrnehmungsprozesse von Kindern,
die gerade erst gelernt haben, Laute

zu formen, zu sprechen, zu winken, zu
klatschen - einige haben vielleicht gerade
erst laufen gelernt, andere sind schon in
der Lage aus dem Raum zu rennen, einige
suchen Sicherheit durch kérperlichen
Kontakt zu ihren Eltern, andere halten sich
gerne im Hintergrund zwischen Bihne
und Zuschauerraum auf. Einige reichen
spontan ihren Kindergartenfreunden die
Hand, andere sind von den Darstellern
gefesselt und verfolgen jede ihrer
Bewegungen. Da Kinder zwischen O

und 6 Jahren ein unterentwickeltes
peripheres Sehvermégen haben und

noch keine Erfahrung darin, sich trotz
Hintergrundgerduschen auf eine einzelne
Klangquelle zu konzentrieren, hat das
Theater eine enorme Kraft und ein grof3es
Potenzial als Ort der Aufmerksamkeit.
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Hier entsteht etwas Einzigartiges fir

das sich entwickelnde Kind. Aufgrund

der Bedingungen, unter denen wir

im Theater arbeiten, kdnnen wir eine
auBergewdhnliche Erfahrung bieten. In der
geleiteten Umgebung des Theaters kénnen
die Fachleute geeignete Reize auswahlen,
die sowohl dem Entwicklungsstand

der Kinder entsprechen als auch der
Atmosphare, die sie erschaffen méchten.
Die kilinstlerische Palette umfasst
szenografische, musikalische und
textuelle Elemente, die fiir das Ohr, das
Auge, die Hand und das Herz geschaffen
sind. Nur selten streben Kinstler nach
Einfachheit, obwohl die Inhalte oft
universell sind, und ein langsameres
Tempo der Darstellung hilft dabei, sich an
die langsamere Wahrnehmungsrhythmus
von Kindern anzupassen, sodass sie

sich besser mit den Handlungen und
Ereignissen auf der Blihne verbinden
kénnen. Ich bin jedoch der Meinung, dass
gerade das Fehlen bestimmter Reize daftr
sorgt, dass die Jungsten eine dynamische
und nachhaltige Verbindung im Theater
aufbauen kénnen.

Die groBte Erwartungsverletzung
entsteht durch das Nichtvorhandensein.
Aufgrund ihrer architektonischen
Beschaffenheit sind Stille und Dunkelheit
der grundlegende Ausgangspunkt fir
die meisten Auffiihrungsrdume. Wir

alle mussen im Alltag eine Vielzahl

von Informationsreizen filtern. Gerade
weil es innerhalb dieser Mauern keine
storenden visuellen oder akustischen
Reize gibt, kann das Theater einen Ort
der Konzentration bieten, indem es auf
natlrliche Weise einen Grof3teil der
Reize wegnimmt, deren Verarbeitung

flr kleine Kinder anstrengend ist (vgl.
Morley 2023: 23-26). Unter diesen
besonderen Bedingungen, die aulBerhalb
der theatralen Architektur nur selten zu
finden sind, beobachten wir immer wieder,
dass Kleinkinder und Kinder sich in das
Geschehen hineinversetzen und es tief
wahrnehmen kénnen.

Die Theorie der ,Horizonte der
Aufmerksamkeit von Kleinkindern®
(Mapping 2023:106) beschreibt in
gewisser Weise, warum kleine Kinder

so tief in Verbindung treten kénnen:

Ihre Zuschauerstille und ihr Schweigen
vertiefen sich nicht, weil jemand sie
gebeten hat, still zu sein, sondern weil
dies ermdglicht wurde. Dies geschieht
nicht nur, weil die Theaterwdnde

auBere Reize ausblenden und unseren
Aufmerksamkeitshorizont erweitern,
sondern auch, weil die Darsteller das
Publikum aufmerksam wahrnehmen und
dadurch eine empathische Dimension
erschaffen.

Das einzigartige Gefuhl der Enkulturation
eines Kleinkindes, sein individueller
Entwicklungsstand und seine subjektive
Wahrnehmung préagen die Grundlage

far jede Reaktion beim Zuschauen.

Die Art, wie Darsteller ihre eigene Rolle
als empathische Begleiter verstehen,
beeinflusst, wie sicher sich ein Kind beim
Betreten des Auffihrungsraums fuhlt
und wie jede Gruppe von Personen sich
als Publikum einfindet. Die Schaffung
einer empathischen Dimension zwischen
den Darstellern auf der Bihne und den
Zuschauern im Publikum ist unabhéangig
vom Inhalt der Vorstellung immer eine
Prioritat flr den Darsteller, da jede
anwesende Person zugleich ein Teilnehmer
ist und allein durch die Anwesenheit zur

36



Erfahrung der anderen beitrégt. Dass
manche sprechen, andere zuschauen und
wieder andere sich bewegen, bedeutet
nicht, dass wir nicht alle auch denken.
Hier im Theater sitzt jeder Teilnehmer
erwartungsvoll an der Schnittstelle
zwischen Fihlen, Denken und Verstehen.
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Nahe

Interaktion durch
kollaborative
klinstlerische
Forschung

Bruno Frabetti

Beim Theater flr junges Publikum

geht es um Neugier und Beharrlichkeit,
sowohl fur Klnstler als auch fur das
Publikum. Zeit und Raum werden geteilt.
Als Kiinstler und Forscher méchte ich
einige Beobachtungen teilen, die dabei
helfen kénnen, zu verdeutlichen, was
,Die Kunst des Zuhoérens im Theater ftr
junges Publikum” bedeutet, indem ich
persoénliche Erfahrungen mit den Zielen
von BABEL verbinde.

Voraussetzungen: Die Notwendigkeit
dieser Reflexion ergibt sich aus einer
umfassenden und tiefgreifenden
Erforschung der verschiedenen
klnstlerischen Sprachen, die innerhalb
des lebendigen internationalen Netzwerks
von ASSITEJ International - der fihrenden
Vereinigung fur Kinder- und Jugendtheater
weltweit - breit vertreten sind. Hinter
meinen Worten steht das Bestreben, die
komplexen Kommunikationsprozesse

zu verstehen und zu verbessern, die im
Theater und der darstellenden Kiinste
stattfinden, insbesondere in Bezug

auf junges Publikum. Im Mittelpunkt
dieser Vision steht die unerschutterliche
Uberzeugung aller Partner, dass Kinder
und Jugendliche ein angeborenes Recht
auf volle kulturelle Teilhabe haben: ein

Recht, das aktive Beteiligung, Zugang und
Représentation im kulturellen Bereich
umfasst. In Kindheit und Jugend ist
Vielfalt keine Ausnahme - sie ist der Kern
der Erfahrung, der Grund flr inspirierende
innovative Kulturpolitik.
Herausforderungen: Sprachliche,
emotionale und kognitive Unterschiede
sind keine Hindernisse, die es zu
Uberwinden gilt, sondern grundlegende
Aspekte menschlicher Entwicklung. Diese
Komplexitadt anzuerkennen, ist nicht nur
eine ethische Verantwortung, sondern eine
bewusste kunstlerische Entscheidung.
Klnstler vertreten damit ihren Anspruch
auf Relevanz und kénnen - allein durch
ihre Anwesenheit - eine Partnerschaft

mit der Bildungswelt eingehen und
fordern. Indem sie denselben Zeitrahmen
teilen, werden die noch unerforschten
Auswirkungen der darstellenden Kiinste
sichtbar, mit dem Ziel, im gleichen
Rhythmus zu atmen. Kinstler, Kinder,
Betreuer und Erwachsene, die eine
kinstlerische Erfahrung miteinander
teilen, erfahren einen kostbaren Moment
- einen Moment, der niemals als
selbstverstandlich gelten sollte.

Jede Phase des menschlichen Wachstums
hat seine eigenen Rhythmen, Sprachen
und Ausdrucksformen. Dieses Verstandnis
erfordert ein tiefes, anhaltendes Zuhéren
gegenuber Kindern und Jugendlichen,
nicht nur als Zuschauer, sondern als
Individuen mit einzigartigen Perspektiven,
die den klinstlerischen Prozess selbst
mitgestalten kénnen. Nur durch diese
Form des Zuhdrens kdnnen wir ihr
Zeitgefihl, ihre Codes, ihren Ausdruck von
Emotionen und Bedeutungen verstehen.
Wir kédnnen ihnen ndher kommen, und nur
dann kénnen kiinstlerische Handlungen
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zu einem echten und einfihlsamen
Austausch werden.

Im Theater fur die Jingsten (TEY) wird
diese Verbindung durch Blickkontakt, aber
auch durch lange Schweigepausen, kaum
wahrnehmbare Geréausche, plétzliche
Aufregung, Uberraschungen, unerwartetes
Lachen und Kérperhaltungen vermittelt,
die alle Sinne der Kinder einbeziehen. Mit
zunehmendem Alter beginnen Kinder,
Fragen zu formulieren, und maéchten vor
allem sicher sein, dass man auf diese
Fragen zurickkommen wird. Etwas &ltere
Kinder beherrschen die Kunst des Fragens
perfekt, und Kiinstler und Pddagogen
sollten bereit sein, ihnen wirklich
zuzuhdren und sie wirklich zu verstehen.
Auch fir Kinder gibt es so etwas wie ein
mittleres Alter, und es ist eine wilde Zeit,
die neblige Fragen hervorbringt. Das

sind Fragen, die das Bedurfnis in sich
tragen, zu verstehen oder einfach nur
Aufmerksamkeit zu erhalten. Mitunter
kénnen es surreale Fragen sein. Es kdnnen
Fragen sein, die zwischen den Zeilen

klar sagen: , Wir sind klein, aber wir sind
da. Kannst du uns sehen?“ Ich werde
versuchen, es so zu erkléren, wie der 6- bis
10-J4hrige, der ich einmal war:

Wir brauchen komplexe Inhalte - nicht um
schneller erwachsen zu werden, sondern
um ernst genommen zu werden. Nicht,
um vor unserer Zeit erwachsen zu werden,
sondern weil wir Zeit tief empfinden, wir
leben in ihrund héren ihr zu.

Wir wollen keine tberstlirzten und
vereinfachten Wahrheiten. Wir suchen
keine einfachen Antworten, sondern wir
wollen Themen offenhalten. Wir wollen
Fragen stellen, die uns zum Denken
anregen, ohne Angst falsch zu liegen;
Fragen, die imaginare Welten eréffnen, die

mit uns sprechen, nicht zu uns; Fragen,
die es nicht eilig haben, mit einem Punkt
zu enden. Wir wollen nicht unterhalten,
sondern einbezogen werden. Wir wollen
keine Geschichten erklart bekommen,
sondern Geschichten, die wir betreten
kénnen. Wir wollen nicht wie Kinder
angesprochen werden, sondern wie
Menschen.

Viele Kinder haben es nicht eilig,
erwachsen zu werden, sie méchten
teilen und erinnern Kiinstler oft an die
Bedeutung des Verbs ,,spielen®, auf der
BUhne wie im Leben. Dieses gemeinsame
Spielen im selben Raum kann in der
Pubertat noch akzeptiert werden, aber die
Regeln 4ndern sich, wenn der Wunsch,
den ,Kinderstatus“ zu dndern, starker
wird. Dennoch bleibt das Beddrfnis nach
Verbundenheit, nach Verstandenwerden
und Zugehdrigkeit bestehen. Jugendliche
scheinen plétzlich allergisch auf Fragen
zu reagieren, aber das sind sie nicht -
vielmehr mussen sich Bihnentempo,
Themen und Dialoge anpassen. Ktinstler
im Theater flr junges Publikum mussen
sich dieser BedUrfnisse nach Nahe und
gegenseitigem Zuhoren innerhalb der
verschiedenen Altersgruppen bewusst
sein, die alle auf eigene Weise zuhdren.
Jahrelange Praxis in diesem Bereich hat
uns gelehrt, dass Kinder keine passiven
Zuschauer sind. Sie sind neugierig,
aufmerksam, emotional feinflhlig und
in der Lage, auf klnstlerische Arbeit

mit Tiefe und Komplexitat zu reagieren.
Diese Erkenntnis ist eine notwendige
Voraussetzung, um den kreativen Raum
zu betreten. Ohne sie lauft unsere Arbeit
Gefahr, zu einem Monolog statt Dialog
zu werden. In diesem Dialog dirfen
Kinstler Fragen stellen, beispielsweise:
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Wie wird Zeit, vor allem die Gegenwart,
von den verschiedenen Altersgruppen
wahrgenommen? Kinder, insbesondere
sehr kleine, entwickeln sich in einem
Jahrviel schneller als Erwachsene. Und
doch vergeht die Zeit fiir Erwachsene viel
schneller als far Kinder.

Gibt es eine Zeit der darstellenden Kiinste?
Hat sie eine andere Frequenz als die
chronologische Zeit? Die Zeit des Lebens
und die Zeit der klnstlerischen Erfahrung
sind unterschiedlich. Sie Gberschneiden
sich bei Theaterauffiihrungen und werden
zu einem gemeinsamen Raum zwischen
Blhne und Publikum, der das Warten

vor, wahrend und nach der Vorstellung,
die Ndhe und die daraus entstehende
Beziehung umfasst, als gegenseitiges
Zuhdren und Prdsenz wahrend der
Vorstellungszeit.

»Theater ist ein Spiel mit Zeit und Raum.
Wir schaffen keine Zeit, wir interpretieren
sie“, und ,Theater muss ein Ort sein, an
dem sich die Zeit dehnt, eine Art von Zeit,
die es sonst nirgendwo gibt“, wie Peter
Brook sagte. Anstatt zu versuchen, die Zeit
zu ,z&hmen*, versucht das Theater, sie zu
erforschen und mit ihren Méglichkeiten zu
spielen. Fur Kiinstler gibt es zudem eine
Zeit hinter den Kulissen. Es ist die Zeit
des Erschaffens, die alle kiinstlerischen
Recherchen umfasst, die in die
Entstehung eines Kunstwerks einflieBen,
sowie die fortlaufende Weiterentwicklung
einer Auffihrung nach ihrer Premiere.

Wie findet man den richtigen Zeitpunkt fur
Handlungen, Szene flr Szene? Wie findet
man den richtigen theatralen Rhythmus
und die richtigen Entscheidungen,

aber auch die Anpassungen, Fehler,
Zufalligkeiten? Was friher nicht
funktioniert hat und jetzt plétzlich

funktioniert - es ist eine Frage des
Timings. ,Was zahlt, ist nicht die Dauer
einer Szene, sondern ihre Intensitat. Es
geht um gelebte Zeit, nicht um gemessene
Zeit“, sagt Peter Brook und spricht dabei
nicht von der Quantitat, sondern von der
Qualitat der Erfahrung, ein Konzept, das
die Bedeutung der Kunst des Zuhérens
tiefgreifend widerspiegelt.

Kinstler entwickeln sich standig weiter.
Sie kénnen nicht so tun, als wéaren

sie bereit oder als wiissten sie, wie es
geht. Sie sollten sich gemeinsam mit
dem Publikum weiterentwickeln, da
Theater eine Live-Erfahrung ist, aber

sie brauchen auch Gelegenheiten dazu.
BABEL war eine reiche Gelegenheit,

mit einer komplexen Struktur, in der
Festivals Rdume flir Begegnung, Dialog
und Austausch 6ffneten. Diese Festivals
dienen als lebendige, kreative Labore,

in denen Kinstler und junges Publikum
sich treffen, zusammenarbeiten und
gemeinsam nach Antworten suchen.

Im Mittelpunkt dieser Festivals

stehen die Multilingual Creation Groups
(mehrsprachige Kreativgruppen) und
Artistic Training Workshops (Workshops
far kGnstlerisches Training). Bei

beiden handelt es sich um einwéchige
Intensivaufenthalte, bei denen 12 Klinstler
mit unterschiedlichem sprachlichem
und kulturellem Hintergrund unter der
Leitung von kilinstlerischen Begleitern
zusammenarbeiten.

Durch kollaborative Performance-
Forschung und offene Workshops
interagieren diese Kunstler auf sinnvolle,
oft improvisierte Weise mit dem lokalen
jungen Publikum. Diese Begegnungen
gipfeln in informellen Prasentationen,
Momentaufnahmen kiinstlerischer
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Erkundungen, die den fortlaufenden
kreativen Prozess sichtbar machen und
eine gemeinsame Reflexion Uber die
Distanz zwischen Intention und Ergebnis
ermoglichen. Diese Momente stehen
Kindern unterschiedlichen Alters offen, je
nach der Hauptzielgruppe des jeweiligen
Festivals, doch sie verfolgen dabei eine
gemeinsame ldee: Kinder beobachten
uns - aber auch wir missen lernen, sie zu
beobachten.

Die im Rahmen von BABEL

entwickelten Projekte sind gepragt

von Experimentierfreudigkeit und
Risikobereitschaft, aber auch von drei
klaren Leitlinien:

° dem Publikum zuhdren,

. den Kollegen in gemeinsamen
Aktivitaten (wie Kreativworkshops)
zuhdren und

. der neuen Kunstlergeneration
zuhoren - den aufstrebenden Kreativen,
die neue Perspektiven einbringen.

Ein solcher Prozess wird oft Schritt

far Schritt klarer und kann - nach der
Auseinandersetzung mit und Lésung

von Problemen - neue inspirierende und
Ubertragbare Modelle hervorbringen.

Der kreative Prozess ist nicht linear,

erist voller Zweifel, doch genau diese
Offenheit erméglicht echte klinstlerische
Begegnungen. Deshalb kann ich sagen,
dass BABEL mehr als ein Projekt ist: Es ist
eine dynamische, sich weiterentwickelnde
Plattform, ein Raum fur kilinstlerische
Forschung, kulturelle Zusammenarbeit
und generationsutbergreifenden Dialog. Es
ladt uns ein, dartiber nachzudenken, wie
wir erschaffen, fir wen wir erschaffen und
warum. Es betont, dass Inklusion kein zu
erreichendes Ziel ist, sondern eine Praxis,
die durch kontinuierliches Zuhéren,
Offenheit und zwischenmenschliche
Achtsamkeit aufrechterhalten werden

muss.

J Zuhoren heil3t einbeziehen.

. Erschaffen heil3t hinterfragen.

o Sehen und gesehen werden heilt,

am gegenseitigen Verstehen teilzuhaben.
. Durch Fehler und Erfolge und
durch stéandiges Weiterversuchen kommt
man einander nur naher.




Neugier
Subversive Praktiken
im Fragen und
Widerstehen

Nicola Scherer

»Create like a child and edit like a scientist.”
(,.Erschaffe wie ein Kind und Uberprife
wie ein Wissenschaftler.”) - Tyler Greg
Okonma

Wenn es etwas gibt, das die Klnstler,
Festivalorganisatoren, Tanzer,
Puppenspieler, Regisseure, Vermittler und
Leiter der BABEL-Festivals miteinander
verbindet, dann ist es ihre gemeinsame
Begeisterung flr Neugier - jene mutige
Offenheit fur alles, was im Moment
auftaucht: den ungehdrten Klang,

die unversuchte Bewegung, den
unvorstellbaren Geschmack. Kinder
wissen das instinktiv: Was flir manche
Erwachsene kihn oder riskant wirkt,

ist fur sie eine Uberlebensstrategie.

Sie sind offen fur das, was sie noch nie
gesehen, gespurt, geschmeckt oder
gehort haben. Es liegt eine gewisse
Schonheit in der Naivitat, im Erforschen
ohne den Anker vergangener Erfahrung.
Sie feiert das Dazwischen, das Hinhdren
auf den kommenden Klang. Sie umarmt
die Kratzer, das Unvollkommene, das
Unaufgedeckte und das Prozesshafte in
der Performance.

Welche Art von Neugier gibt sich nicht
mit routinierten Erklarungen zufrieden
und stellt stattdessen alles infrage?

Neugier als Widerstand: Michel Foucault
Michel Foucault definierte Neugier

nicht als Belanglosigkeit, sondern

als subversiven Akt. Er sah sie als
»Bereitschaft, das, was uns umgibt, als
seltsam und einzigartig wahrzunehmen;
eine Leidenschaft, das, was geschieht,

zu begreifen“. Neugier, so Foucault,
~ermoéglicht es, sich von sich selbst zu
befreien” - ein beharrliches Infragestellen
vertrauter Denkmuster. In den BABEL-
Festivals ist die Improvisation, die Kratzer,
Unvollkommenes und Ungeprobtes feiert,
keine Naivitat - sie ist Widerstand gegen
glatte Erzdhlungen und institutionelle
Gewohnheiten. Sie ist zugleich Widerstand
und Engagement.

Neugier als politische, existentielle
Frage: Hannah Arendt

Fir Hannah Arendt ist die

Bereitschaft, kiihne Fragen zu stellen

- zu denken ohne Skript - das, was die
6ffentliche und demokratische Sphare
lebendig halt. Echte Neugier bedeutet, in
die Offentlichkeit zu treten und das
Schweigen angesichts von Vereinfachung
zu verweigern. Sie ist grundlegend

far kollektives Urteilen und aktive
Blirgerschaft. Mit dem Publikum in
Neugier préasent zu bleiben, ist daher nicht
nur dsthetisch - es ist politisch.

Neugier als performative Untersuchung:
Sophie Calle

Sophie Calle, die in Suite

Vénitienne Fremden folgte und deren
Leben dokumentierte, verwandelte ihr
kinstlerisches Handeln in radikale Akte
der Beobachtung und Beteiligung.

Flr Calle ist Neugier eine performative
Forschungsform, ein performatives
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Ritual des Fragens. Die gleiche
Herangehensweise teilen die Kinstler und
Leiter von BABEL: Sie splren aufmerksam
Klangen, Bewegungen und Emotionen
nach, die sich im Moment entfalten.

Neugier im Alltdglichen: Marcel
Duchamp

Duchamps ,,Readymades™
Alltagsgegenstande, die allein durch die
Wahl zu Kunst werden, fordern uns auf
zu fragen: Was macht etwas zur Kunst?
Duchamps Geste 6ffnet den Blick fur
das Wunder im Gewdhnlichen: das
Feiern des Prozesshaften, Fllichtigen
und Gewdéhnlichen. Einfache Handlungen
provozieren ein tiefgreifendes Neudenken
von Kategorien, Werten und Kreativitat.

Neugier auf der Weltbihne: Kendrick
Lamar

Beim Super Bowl LIX performte Kendrick
Lamar nicht einfach nur - er stellte
Fragen an Millionen. Seine Show begann
mit Samuel L. Jackson als Uncle Sam,
der ihn aufforderte, ,,das Spiel zu
spielen®. Doch Kendrick widersetzte

sich, rappte a cappella, kritisierte
unternehmensgesteuerte Narrative

und verwies auf gesellschaftliche
Missstande - von ,,40 acres and a mule” bis
zur Masseninhaftierung - alles inszeniert
wie ein Kino des Fragens. Mit Tanzern, die
die Flagge formten und wieder brachen,
auf einer PlayStation-inspirierten Bihne
und mit einem theatralischen Crip Walk
von Serena Williams forderte Lamar

das Publikum bewusst auf, nicht nur zu
schauen, sondern zu fragen. Ein Kritiker
schrieb, er habe ,,das Potenzial der Super-

6 Website: https:
source=chatgpt.com. 7.7.2025.

Bowl-Halbzeitshow neu definiert... volle
Aufmerksamkeit und aktives Zuhéren
gefordert“e. Lamar performte nicht nur -
er lieB die Zuschauer fragen: Was sehen
wir hier -und warum? Sein Auftritt

war politisch aufgeladen und kulturell
konfrontativ. Sein Auftritt forderte aktives
Urteilen und Aufmerksamkeit - genau
jene kollektive Neugier, die Arendt und
Foucault wiedererkannt hatten. Und

als Lamar uns am Ende aufforderte,

die Fernseher auszuschalten? Das

war Neugier als Handlung: den passiven
Kreislauf durchbrechen, den eigenen Blick
hinterfragen.

Ein roter Faden der Neugier

Von Tylers spielerischer Einladung

- ,Erschaffe mit der Freiheit eines Kindes,
Uberarbeite mit der Prazision eines
Wissenschaftlers“ - liber Foucaults
revolutionéares Fragen, Arendts 6ffentliches
Denken, Calles forschende Présenz,
Duchamps alltéagliche Provokation bis zu
Lamars Infragestellen von Massenkultur
entsteht Neugier als:

o Widerstand: Macht durch
Uberraschung unterwandern

o Engagement: gemeinsames
Urteilen im 6ffentlichen Raum anregen

o Erforschung: Kunst und
Performance als Forschung begreifen

J Provokation: Auffiihrung in Fragen
umwandeln

Neugier ist also nicht harmlos - sie

ist eine Strategie. Sie stellt Strukturen
infrage, ladt zum gemeinsamen
Nachdenken ein, ist kreativer

Widerstand und demokratischer Dialog,
und sie entfacht kulturelle Transformation.
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Im Kern folgen die BABEL-Festivals genau
diesem Prinzip: offen, neugierig,
verantwortlich zu bleiben. Ihre Praxis steht
in einer Linie des kreativen Widerstandes -
von der philosophischen Kritik bis zur

StralBenblihnen-Provokation. Sie laden
Kinstler und Publikum gleichermaflen
ein, zu beobachten, zu fragen

und gemeinsam neu zu erfinden, was
moglich ist.
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Diversitat
Den Diskurs
dezentrieren

Ozlem Canyurek

Das Theater ist nicht nur ein Ort der
Auffihrung - es ist ein Ort der Macht.

Wer die Geschichten erzéhlt, wer
erschaffen darf und wer an die Rénder
gedrangt wird, sind Fragen, die das

Wesen dieser Kunstform pragen (hooks
2014). Dieses Glossar ist inspiriert von
Jahren des Austauschs, des Ringens

und der gemeinsamen Trdume von
marginalisierten und rassifizierten
Theaterschaffenden und Kulturakteuren.
In dem Bewusstsein, dass unsere
gesellschaftlichen Positionen verschieden
sind, geformt durch unterschiedliche
Zugange, Privilegien und die harte Realitat
von Prekaritat (Butler 2004; Bhabha 2014),
préagen unsere gelebten Erfahrungen
mafgeblich, wie wir Begriffe verstehen,
auf sie reagieren und sie in die Praxis
umsetzen.

Dieses Glossar hat keineswegs das Ziel,
Diversitat in starre Definitionen zu fassen.
Vielmehr méchte es zum Nachdenken
anregen, lange bestehende Annahmen
infrage stellen und neue Sichtweisen
er6ffnen. Anders als ein Worterbuch, das
Bedeutung festschreibt, ist Diversitat
flieBend, relativ, umkampft und durch

Erfahrung und Machtverhaltnisse geformt.

Darum habe ich mich entschieden,
kein Lexikon, sondern ein Glossar zu
verfassen: nicht um Bedeutung
vorzuschreiben, sondern um Raume

far Reflexion, Kritik und Dialog zu 6ffnen.
Anstatt feste Grenzen zu ziehen, 1adt
dieses Glossar dazu ein, die Sprache,

mit der wir unsere Welt beschreiben

und begreifen, immer wieder neu zu
hinterfragen. Jeder Eintrag fordert dazu
auf, vertraute Konzepte, die wir zu oft
unhinterfragt GUbernehmen, neu zu denken.
Dabei werden die Strukturen sichtbar,

die Ausschluss aufrechterhalten, und
zugleich Moglichkeiten fur strukturelle
Verdnderung aufgezeigt (Ahmed 2012; Erel
et al. 2016). Dieses Glossar ist also mehr
als eine Sammlung von Definitionen. Es
ist ein Aufruf, etablierte Machtstrukturen
zu hinterfragen, Perspektiven vom Rand
in die Mitte zu verschieben (Mbembe
2017) und achtsam und entschlossen
zuzuhoren. Es mochte ,,Samen séen”, es
ist ein Versuch, ein Theater zu ndhren, das
vielfaltig und reflexiv ist, ein Raum, in dem
andere Weisen des Denkens und Seins
Wurzeln schlagen und aufblihen kénnen
(ruangrupa 2022; Walsh 2023).

Ability - Fahigkeit: Mehr als kérperliche
oder geistige Leistungsfahigkeit. Fahigkeit
wird durch die Grenzen bestimmt, die die
Gesellschaft Kérpern und Képfen auferlegt.
Wer gilt als ,,fahig” zu schaffen, zu fuhren,
beizutragen? Wessen BedUrfnisse werden
als Norm gesetzt, wessen als Ausnahme
behandelt? Fahigkeit ist kein persénliches
Merkmal, sondern ein gesellschaftliches
Konstrukt, das Uber Inklusion und
Exklusion entscheidet.

Absence - Abwesenheit: Was fehlt,
wiegt ebenso schwer wie das, was
anwesend ist. Abwesenheit ist selten
zuféllig. Sie ist strukturiert, hergestellt,
wird aufrechterhalten. Wessen
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Stimmen fehlen? Wer ist abwesend in
Fihrungspositionen, in Programmen, in
Férderentscheidungen? Abwesenheit ist
kein neutraler Raum - sie ist das Ergebnis
gezielter Exklusion.

Access - Zugang: Keine offene Tur,
sondern ein bewachter Durchgang. Der
Schlissel? Oft in den Hadnden weniger.
Zugang bedeutet mehr als nur Einlass.
Es geht darum, wer die Bedingungen
der Teilhabe festlegt. Es geht darum,
Grenzen neu zu ziehen und neue Regeln
zu schreiben. Ist Zugang ein gewéhrtes
Privileg oder ein vorenthaltenes Recht?
Ladt er zur Veranderung ein - oder verlangt
er blof3 Anpassung?

Aesthetics - Asthetik: Eine Sprache

der Macht. Asthetik bestimmt, was als
anspruchsvoll, was als ,,authentisch
oder ,.exotisch” gilt. Wessen kinstlerische
Empfindsamkeit wird zur Norm erhoben?
Wer legt fest, was elegant, was chaotisch,
was wertvoll ist? Asthetische Urteile sind
keine universellen Normen; sie entstehen
aus Kolonialgeschichte, Exklusion

und (un)sichtbaren Hierarchien. Was
geschieht, wenn wir den Blick verschieben,
der bestimmt, was ,,schon”“ ist?

Agency - Handlungsmacht: Die Kraft zu
handeln, zu definieren, zu stéren, Nein zu
sagen. Handlungsmacht bedeutet mehr
als Sichtbarkeit. Sie bedeutet Kontrolle
Uber Reprasentation, Autorschaft und
Entscheidungen. Sie ist eine Weigerung,
auf das Objekt eines fremden Blicks
reduziert zu werden. Doch fir viele

ist diese Macht verstrickt in prekare
Arbeitsbedingungen, finanzielle und
soziale Unsicherheit, und fehlende

rechtliche Anerkennung - ein taglicher
Kampf gegen ein System, das begrenzt.

Archiving - Archivieren: Archivieren
bedeutet Werte festlegen. Es bestimmt,
welche Geschichte(n) Gberdauern

und welche in Vergessenheit geraten.
Archive sind nicht passiv: Sie sind ein
Spiegel der Stimmen, die sie erschaffen
- und der Stille, die sie erzwingen.
Wessen Geschichten werden sorgfaltig
bewahrt, wessen bleiben fragmentiert,
marginalisiert oder verborgen?

Authorship - Autorschaft: Schreiben
hei3t Raum beanspruchen. Doch
wessen Worte sind willkommen, werden
institutionell verankert, geférdert,
kanonisiert? Autorschaft bedeutet nicht
nur Erzdhlen, sondern Legitimation

und Besitz. Wer kann ohne Vermittlung
seine eigene Geschichte erzdhlen?

Was geschieht, wenn Autorschaft die
Grenzen des Individuellen verldsst und
sich kollektiven, verkdrperten oder
gemeinschaftsbasierten Praktiken 6ffnet?

Awareness - Bewusstsein: Erkenntnis
ohne Handlung ist eine leere Geste.
Bewusstsein, das nicht zu Verdnderung
fahrt, ist eine bequeme Illusion. Wer

trdgt die Last des Bewusstseins, und wer
darf unwissend bleiben? Im Theater darf
Bewusstsein kein Endpunkt sein, sondern
muss Motor der Veranderung werden.
Bewusstsein heil3t, Strukturen in Frage zu
stellen, die Unwissenheit bequem machen.

Belonging - Zugehdorigkeit: Ein standiges
Aushandeln. Es ist die Spannung
zwischen eingeladen werden und sich

zu Hause fuhlen. Zugehorigkeit ist
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selten bedingungslos; sie verlangt oft
Anpassung an die Regeln der Machtigen.
Echte Zugehdrigkeit bedeutet nicht,
~hineinzupassen”, sondern den Raum so
zu veréndern, dass niemand mehr fragen
muss, ob er dazugehort.

Canon - Kanon: Eine Halle mit Spiegeln,
die immer wieder dieselben Gesichter
reflektieren. Der Kanon gibt sich als
zeitlos, objektiv, universell. Aber ist

er das? Wer fehlt darin, und wer sollte
nie Teil davon sein? Der Kanon ist kein
bloBes Sammelwerk, sondern ein System
der Anerkennung. Was geschieht, wenn
wir seine engen Grenzen verwerfen und
neue Mal3stdbe schaffen, die vielfltige
Lebenswirklichkeiten anerkennen?

Care - Flirsorge: Mehr als Freundlichkeit.
Flrsorge ist eine Ethik der Verantwortung,
Rechenschaft und Arbeit. Sie ist oft

nicht sichtbar, wird erwartet, aber

wenig gewlrdigt. Wer tragt die Last

der Firsorge im Theater, und wer darf
schaffen, ohne sie leisten zu mussen?
Flrsorge ist politisch. Sie muss nicht im
Hintergrund, sondern im Zentrum stehen
- als kunstlerisches und institutionelles
Prinzip.

Collaboration - Zusammenarbeit:
Keine Inszenierung von Inklusion.
Zusammenarbeit verlangt Unbehagen,
Aushandlung und die Bereitschaft, sich
zu verandern. Es geht nicht nur darum,
wer an den Tisch eingeladen wird,
sondern darum, wer den Tisch gebaut
hat, wer die Tagesordnung festlegt und
wessen Stimmen das Ergebnis pragen.
Zusammenarbeit darf keine symbolische
Geste sein, sondern muss Macht

umverteilen.

Community - Gemeinschaft: Ein Wort,
das oft romantisiert wird. Gemeinschaft
ist mehr als eine Gruppe, sie ist ein
System gegenseitiger Abhangigkeit. Sie
bedeutet Verantwortung, Gegenseitigkeit
und die Erkenntnis, dass Freiheit immer
kollektiv ist. Wahre Gemeinschaft
beseitigt Unterschiede nicht, sie setzt
sich mit ihnen auseinander. Sie ist nicht
immer harmonisch, nicht immer einfach,
aber sie grindet auf gemeinsamem
Engagement, nicht nur gemeinsamem
Raum.

Empowerment - Erméchtigung:

Etwas, das nicht gegeben,

sondern beansprucht wird. Oft als
individuelle Leistung betrachtet, ist echte
Erméchtigung kollektiv. Es bedeutet
nicht, in unterdriickenden Systemen zu
Uberleben, sondern diese Systeme zu
verdndern. Erméachtigung heil3t nicht, sich
in die bestehende Ordnung einzufligen,
sondern die Bedingungen des Daseins neu
zu gestalten.

Excellence - Exzellenz: Wer definiert
Exzellenz? Wessen Geschichten gelten
als meisterhaft? Der Mythos ,,neutraler”
Exzellenz ist ein Instrument der
Ausgrenzung, das bestehende Hierarchien
festigt. Exzellenz sollte nicht singular,
sondern vielfaltig sein. Sie sollte kein
Hindernis, sondern eine Einladung zur
Vielfalt, zur Komplexitat, zu radikalen
Méglichkeiten. Sie ist eine lebendige
Praxis, die stdndiger Neuverhandlungen
bedarf, bei der jeder kreative Akt das
Verstdndnis von Aulergewdhnlichkeit
erweitert.
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Experimentation - Experimentieren:

FlGr manche ein Recht, fir andere ein
Risiko. Experimentieren ist oft ein Privileg
jener, die ihre Prasenz nicht rechtfertigen
mussen. Wer darf ohne Konsequenzen
scheitern? Wer muss seinen Wert immer
wieder unter Beweis stellen? Was ware,
wenn Experimentieren kein Luxus, sondern
ein Recht fur alle ware, um Uberlieferte
Grenzen einzureillen, anstatt sie nur zu
verschieben?

Expertise: Wer gilt als Experte - und

wer bleibt ,,aufstrebend®, ,alternativ”
oder , Aullenseiter“? Expertise bedeutet
mehr als formale Ausbildung. Sie fragt
danach, wessen Wissen als legitim
anerkannt wird. Was, wenn gelebte
Erfahrung, gemeinschaftliche Praxis

und generationsubergreifende Weisheit
denselben Wert hatten wie institutionelle
Anerkennung?

Festival: Ein Zusammenkommen fir
den Moment, eine inszenierte Feier der
Inklusion. Doch was geschieht, wenn
das Rampenlicht erlischt? Wer wird nur
vortbergehend prasentiert und wer ist
dauerhaft im Theatergeflige verankert?
Ist das Festival ein Experimentierfeld
oder reproduziert es alte Machtstrukturen
in neuen Gewandern? Ein Festival sollte
nicht nur eine Biihne fir Sichtbarkeit
sein, sondern ein Motor fir langfristige
strukturelle Veranderung.

Funding - Férderung: Ein Spiel

aus Hurden und Reifen. Niemals
unparteiisch. Manchen werden Fliigel
verliehen, andere missen kriechen. Die
Frage ist nicht nur, wer geférdert wird,
sondern warum, und welche Geschichten

als foérderwirdig gelten. Forderung
wird oft als meritokratisch dargestellt,
doch sie ist immer politisch. Was ware,
wenn Férderung sich von selektiver
Grof3zigigkeit hin zu struktureller
Wiedergutmachung wandeln wiirde?

Gatekeeping: Nicht immer istes

eine verschlossene Tur. Manchmal

ist es nur ein wissender Blick, ein
héfliches Schweigen, eine Einladung,

die nie verschickt wird. Gatekeeping
bedeutet mehr als Zurtickweisung; es
stellt sicher, dass manche Menschen
gar nicht erst anklopfen. Es zeigt

sich in Auswahlkommissionen, in
Programmentscheidungen, in den
unausgesprochenen Regeln von
Institutionen. Gatekeeper glauben oft, sie
wurden lediglich ,,Qualitat wahren. Doch
wessen Qualitat?

Inclusion - Inklusion: Oft eine
Inszenierung, aber keine Praxis. Inklusion
wird haufig als Geschenk prasentiert,

als Privileg, das den Ausgeschlossenen
gewahrt wird. Aber Inklusion sollte nicht
bedeuten, an einem bestehenden Tisch
Platz zu machen, sondern die Frage zu
stellen, wer diesen Tisch tberhaupt gebaut
hat. Wenn Inklusion an Bedingungen
geknupft ist, ist es dann wirklich
Inklusion?

Intersectionality - Intersektionalitat:
Kein Modewort, sondern ein
Instrument, um vielschichtige Formen
von Unterdriickung zu verstehen.
Intersektionalitat bedeutet nicht nur,
Unterschiede anzuerkennen, sondern
zu begreifen, wie Rasse, Geschlecht,
Klasse, Behinderung und andere
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Faktoren Erfahrungen unmittelbar
pragen. Sie zeigt, wie Machtstrukturen
Ausgrenzung verstarken. Wer profitiert,
wenn Intersektionalitit zu einer blofRen
Checkliste wird?

Knowledges - Wissen: Uber das
Geschriebene, Archivierte oder Zertifizierte
hinaus ist Wissen gelebte Erfahrung,
getragen in Erinnerungen, Gberliefert in
Liedern, gesprochen in Stille. Manche
Wissensformen werden gefeiert und
belohnt, andere werden abgewertet oder
aktiv verdrangt. Wer entscheidet, welches
Wissen als legitim gilt? Wer bestimmt,
wessen Einsichten unsere gemeinsamen
Narrative pragen?

Language - Sprache: Sie kann Briicke
sein - oder Barriere. Sprache ist mehr als
Kommunikation. Sie verleiht Legitimitat,
formt Identitdt und markiert Macht.
Uber Worte hinaus pragt Sprache das
Denken, bestimmt den Diskurs und
wessen Stimmen gehort werden. Wenn
wir kritisch untersuchen, wie Sprache in
Texten, Dialogen und Darstellungen wirkt,
entdecken wir, wie subtil sie dominante
Narrative festigt oder ihnen widerspricht.

Mentorship - Mentorschaft: Eine

Leiter, die nicht alle aufsteigen kénnen.
Mentoring-Programme versprechen
Orientierung und Aufstieg, doch oft
reproduzieren sie bestehende Hierarchien,
indem sie Menschen in vorbestimmte
Rollen zwangen. Wer wird gezielt gefordert
und wer bleibt am Rand stehen? Ist
Mentoring eine echte Chance zur
Ermachtigung oder nur ein weiteres Mittel,
um den Status quo zu sichern?
Neutrality - Neutralitat: Die gro3te

aller Ligen. Ein Mythos, der den
Machtigen dient. In Kunst und Kultur

ist nichts neutral. Jede Entscheidung

- ob Programmierung, Férderung oder
Besetzung - ist ein politischer Akt. Es geht
immer um Parteinahme. Die Frage ist:
fir wen? Und was wird als ,,Objektivitat”
getarnt? Neutralitat ist eine Asthetik der
Anpassung, eine Weigerung, die Krafte zu
benennen, die bestimmen, was sichtbar
ist und was nicht.

Openness - Offenheit: Oft beschworen
als Ideal, aber selten vollstdndig gelebt.
Offenheit ist keine passive Toleranz. Sie
verlangt eine aktive Bereitschaft, dass
Unterschiedlichkeit den Raum verédndern
darf. Offenheit ist keine &sthetische
Entscheidung, sondern eine ethische
Haltung, die uns auffordert, Stérung und
Unsicherheit zuzulassen.

Othering - Fremd-Machung: Eine subtile,
aber machtige Form der Gewalt. ,,Othering”
bedeutet, als grundlegend andersartig
gesehen zu werden, als jemand, der
niemals “gut genug” ist. Es ist mehr als
Ausgrenzung. Es konstruiert aktiv eine
kinstliche Unterscheidung, die einige als
selbstverstandlich und andere zu ewigen
Ausnahmen erklart.

Participation - Teilhabe: Ein Puzzle mit
fehlenden Teilen. Bist du wirklich Teil des
Bildes oder flllst du nur die Licken, die
jemand anders freigelassen hat? Teilhabe
wird oft mit Macht verwechselt, doch
wahre Teilhabe bedeutet, das System
selbst mitzugestalten - nicht blof3 darin
zu erscheinen. Vollstandig teilzuhaben
heilt, das Fundament zu hinterfragen: Wer
hat es gebaut, wer erhélt es aufrecht, und
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wer profitiert von seinen Grenzen?

Privilege - Privileg: Nicht nur das,

was man besitzt, sondern auch die
unsichtbaren Lasten, die man nicht tragen
muss. Privileg ist eine stille Kraft, ein
struktureller Vorteil, der manchen erlaubt,
Hindernisse zu umgehen, an denen andere
taglich scheitern. Die Herausforderung
besteht nicht darin, seine Existenz zu
leugnen, sondern zu fragen, wie dieses
unverdiente Privileg genutzt wird: als
Schild, um den Status quo zu schiitzen
oder als Instrument, um die Barrieren
abzubauen, die ihn erhalten.

Process - Prozess: Nicht nurein

Mittel zum Zweck, sondern ein Ort der
Auseinandersetzung, der Reibung, der
Verwandlung. Im Theater bleibt der
Prozess oft unsichtbar hinter dem fertigen
Endprodukt, doch gerade dort wirkt Macht
am starksten. Wer gestaltet den Prozess?
Wessen Methoden gelten als legitim,
werden gefdrdert, institutionalisiert? Der
Prozess widersetzt sich Linearitat, er ist
langsam und stellt kollektive Sinnsuche
Uber ausbeuterische Produktion.

Power-sharing - Machtteilung: Es
geht nicht nur darum, andere mit
hineinzuholen. Es geht darum, zu
fragen, wer den Raum gebaut hat,

wer die Schlissel besitzt und ob die
Waénde Uberhaupt existieren sollten.
Machtteilung bedeutet Unbehagen,
denn wer Macht gewohnt ist, muss sie
wirklich abgeben, nicht symbolisch,
sondern strukturell. Raum zu schaffen
und gleichzeitig Kontrolle zu behalten,
reicht nicht aus. Echte Veranderung
entsteht nur, wenn Entscheidungsmacht,

Ressourcen, Autorschaft und Einfluss neu
verteilt werden. Macht, die nurin
Momenten der Sichtbarkeit ,,geteilt wird,
ist keine Machtteilung, sondern nur eine
Geste.

Representation - Reprasentation:

Ein Scheinwerfer, der aufdecken oder
verzerren kann. Reprasentation ist mehr
als bloBe Sichtbarkeit. Es geht darum,
wer das Narrativ kontrolliert und wie
Geschichten konstruiert werden. Wessen
Erfahrungen stehen im Mittelpunkt, und
wessen bleiben am Rand? Reprisentation
bedeutet, dass marginalisierte Stimmen
nicht nur gesehen werden, sondern

die Macht erhalten, fur sich selbst zu
sprechen und die Oberflachlichkeit des
Tokenismus zu Uberwinden.

Silencing - Zum-Schweigen-Bringen: Es
geschieht nicht immer laut, aber immer
folgenreich und subtil: ein hofliches
Ubergehen, ein selektives Hinhéren, ein
systematisches Ausblenden bestimmter
Stimmen. Es ist die stille Kraft, die
Widerspruch verschwinden lasst und
Konformitat erzwingt. Wer profitiert,
wenn einige Stimmen verstummen? Und
wessen Potenzial geht dabei verloren?
Zum-Schweigen-Bringen ist eine bewusste
Strategie, die Diskurse formt, indem sie
festlegt, was gesagt werden darf und was
ungesagt bleibt.

Solidarity - Solidaritat: Keine
Wohltatigkeit, kein Gefallen - Solidaritat
ist gemeinsamer Widerstand, eine
Entscheidung, miteinander zu stehen, nicht
bloB flreinander. Sie ist Handlung, kein
Wort. Sie erkennt, dass deine Befreiung
mit meiner verbunden ist. Gerechtigkeit
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ist kein Privatbesitz, sondern ein
kollektives Unterfangen. Solidaritat ist
unbequem. Sie fordert uns auf, zuzuhdren,
wenn es leichter wére zu sprechen,
zuruckzutreten, wenn wir gewohnt sind,
zu flhren. Sie ist keine Performance,
keine symbolische Geste, kein temporéres
Bundnis aus Bequemlichkeit.

Storytelling - Geschichtenerzahlen:
Geschichten pragen, wie wir sehen, wem
wir vertrauen, was wir fir méglich halten.
Erzdhlen ist zutiefst politisch. Die Frage
ist nie nur: ,Wie lautet die Geschichte?”
Sondern: ,Wer darf sie erzéhlen?” Und
wessen Geschichten werden ausgeldscht,
bevor sie Uberhaupt erzahlt werden
kénnen? Das Geschichtenerzahlen
zurltickzufordern heif3t, das Recht auf
Selbstbenennung zurlckzuerobern, und
zwar jenseits der Narrativen, die durch
Machtverhéltnisse vorgegeben sind.

Tokenism - Tokenismus: Kein einfaches
Abhaken von Vielfalt, sondern die
performative Inklusion marginalisierter
Personen, um den Anschein von
Fortschritt zu erzeugen. Tokenismus ist
die inszenierte Fassade von Diversitat, die
Dissens und tief verwurzelte Ungleichheit
verdecken soll. Er reduziert Stimmen auf
dekorative Rollen, sichtbar, aber ohne
Einfluss, und bildet eine triigerische Form
der Reprasentation, in der strukturelle
Barrieren bestehen bleiben.

Universality - Universalitat: Eine
Geschichte, die vorgibt, fur alle zu

sprechen und doch nur mit einer Stimme
spricht. Was ware, wenn Universalitat
nicht Gleichheit bedeutete, sondern die
Fahigkeit, viele Wahrheiten gleichzeitig
zu tragen? Was ware, wenn wir statt
eines Einheitsmalies Universalitat

als Koexistenz vielfaltiger, manchmal
widerspruchlicher Realitaten verstehen
wirden?
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UNTERSTUTZUNG DER ZUKUNFT
VON THEATERFESTIVALS FUR
JUNGES PUBLIKUM

Internationale
Theaterfestivals
als Akteure der
Kulturpolitik:
Das Beispiel der
BABEL-Festivals

Nicola Scherer

Internationale Theaterfestivals haben
sich zu bedeutenden kulturpolitischen
Akteuren entwickelt, indem sie
klnstlerische Erzahlungen formen,
gesellschaftlich-politische Diskurse
beeinflussen und den globalen
klnstlerischen Austausch férdern.
Dieser Beitrag untersucht die
kuratorischen Strategien und die
soziopolitische Wirkung internationaler
Festivals der Darstellenden Kiinste

- insbesondere im Rahmen des BABEL-
Festivals. Anhand von Beispielen wie
dem Bibu Festival (Schweden), Pesta
Boneka (Indonesien) und dem Babord
International Arts Festival for Children
(Irland) beleuchtet diese Studie die Rolle
von Theaterfestivals in der kulturellen
Diplomatie, der Publikumsentwicklung
und der sozialen Inklusion.
Theaterfestivals fungieren als temporére
kulturelle Zentren, als Plattformen flr
kiinstlerische Innovation und kulturelle
Diplomatie. Im Gegensatz zu den meisten
traditionellen Theaterinstitutionen
Uberschreiten Festivals nationale
Grenzen und ermdglichen vielfaltige
kliinstlerische Ausdrucksformen, die
dominante Narrative herausfordern

und transnationale Zusammenarbeit
fordern. Die BABEL-Festivals, ein Netzwerk
von Festivals der Darstellenden Kuinste
fir junges Publikum, verkérpern dieses
transformative Potenzial, indem sie
Auffiihrungen kuratieren, die Themen

54



wie Migration, Diversitat und kulturellen
Austausch aufgreifen.

Kuratorische Praxis als kulturpolitische
Strategie

Die Auswahl und Prasentation von
Auffihrungen pragt den &ffentlichen
Diskurs. Sie kann dominante

kulturelle und politische Ideologien
entweder verstarken oder in Frage stellen.
Wie das Bibu Festival zeigt, beeinflussen
kuratorische Entscheidungen die
Darstellung vielfaltiger Gemeinschaften.
Im Rahmen des Bibu-Seminars 2024
zum Thema ,Diversitat und Inklusion

in Darstellenden Klinsten” wurde der
Mangel an Reprasentation ethnischer
Minderheiten in der nordischen
Kunstszene betont und damit die
Notwendigkeit politischer Reformen, um
kulturelle Zuganglichkeit zu verbessern,
hervorgehoben.

Das Lutke Festival in Slowenien verbindet
zeitgendssisches Figurentheater mit
sozio-politischen Themen und zeigt,

wie kunstlerische Kuration als Medium
politischer Auseinandersetzung wirken
kann. Der Dramaturg des Festivals,
Benjamin Zajc, formulierte es so: ,,Die
Kunst steht vor der Entscheidung, ob
sie ihre Botschaft in Optimismus hdllt
oder ob sie uns daran erinnert, dass es
vielleicht schon zu spéat fur Lésungen
ist.“® Diese Aussage verdeutlicht die
Rolle des Festivals, globale Angste zu
reflektieren und zugleich kritische
Reflexion zu férdern.

Kulturelle Diplomatie und
transnationale Netzwerke

Die BABEL-Festivals leisten einen wichtigen
Beitrag zur kulturellen Diplomatie,

indem sie den kunstlerischen Austausch
und Dialog zwischen Nationen férdern.
Das Pesta Boneka Festival in Indonesien,
initiiert vom Papermoon Puppet Theatre,

hat ein internationales Netzwerk von
Figurentheaterklnstlern aufgebaut und
das indonesische Schattenpuppenspiel
als kulturelles Welterbe weltweit sichtbar
gemacht.® Mit Teilnehmenden aus tber 25
Landern zeigt Pesta Boneka beispielhaft,
wie Festivals transnationale kiinstlerische
Gemeinschaften férdern und durch Kultur
Formen von Soft Power stérken.

Auch das Baboré International Arts

Festival for Children in Irland betont die
Bedeutung des Zuhérens gegenulber
jungen Zuschauern. Der Kinderrat des
Festivals wirkt aktiv an der Gestaltung
des kunstlerischen Programms mit und
stellt sicher, dass die Auffihrungen mit
vielfaltigen kulturellen Erfahrungen in
Resonanz treten. Festivaldirektorin Aislinn
0 hEocha formuliert es so: ,Kiinstler, die
mit Kindern arbeiten, sind besonders

auf ihr Publikum eingestimmt. Kinder
sind ehrliche Kritiker, sie beteiligen

sich nur dann, wenn eine Auffiihrung

ihre Aufmerksamkeit fesselt.“

Dieser partizipative Ansatz fordert

nicht nur kulturelle Inklusion, sondern
steht auch im Einklang mit der UN-
Kinderrechtskonvention, indem er

die kulturellen Rechte von Kindern

unterstitzt.
7 Website: https://bibu.se/en/diversit:
ple-within-nordic-context, 10.3.2025.
8 Lutke Festival Program Book, P. 6.
9 Pestaboneka festival, 2024
10 Interview with Festival Director O hEocha, A., 2023.
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Publikumseinbindung und soziale
Inklusion

Eines der zentralen Merkmale der
BABEL-Festivals ist ihr Engagement fir
Publikumseinbindung und soziale
Inklusion. Das Cradle of Creativity Festival in
Sudafrika integriert Auffihrungen, die
sich mit sozio-politischen Themen

wie Geschlechtergerechtigkeit

und postkolonialer Identitéat
auseinandersetzen, und bindet

junge Zuschauer durch interaktive
Theaterformate aktiv mit ein. Dieser
Ansatz steht im Einklang mit der
Mission des Festivals, ein ,,Vermachtnis
von Vielfalt, Kreativitdt und Chancen*"
zu schaffen, und verdeutlicht das
transformative Potenzial der Darstellenden
Kuinste.

Auch das Baboro Festival setzt

auf Barrierefreiheit, etwa durch
entspannte Vorstellungen und
Audiodeskriptionen, um Kinder mit
besonderen BedUrfnissen einzubeziehen.
O hEocha betont: ,,Die Wirku ng solcher
Auffdhrungen auf Kinder, die sonst
vielleicht nie Theater erleben wiirden, ist
tiefgreifend.“’ Diese Initiativen zeigen,
wie Festivals sozialen Wandel bewirken
kdénnen, indem sie Barrieren zur
kulturellen Teilhabe abbauen.

Reaktion auf Krisen und politisches
Engagement

Festivals reagieren haufig auf

aktuelle globale Krisen und nutzen das
Theater als Instrument fur Aktivismus
und Interessenvertretung. So organisierte

1 Cradle of Creativity. 2023.

das Paidea Festival in Brasilien
beispielsweise den internationalen
Jugendkongress ,Urgent Interactions®, bei
dem junge Kiinstler aus Afrika, Europa
und Lateinamerika zusammenkamen,
um Uber drangende sozio-politische
Herausforderungen zu diskutieren.”®
Solche Initiativen unterstreichen

die Rolle von Theaterfestivals

als Laboratorien kulturpolitischer Praxis,
in denen kunstlerischer Ausdruck

und aktuelle politische Realitat
aufeinandertreffen.

Auch das LUTKE Festival in Slowenien
thematisierte den erstarkenden
Rechtspopulismus in Europa in seiner
Abschlussauffihrung und setzte

sich mit politischem Extremismus
auseinander. Festivalleiter Marko Bulc
bemerkte hierzu: ,Wir leben in einer Welt,
in der Frieden zu einem Schimpfwort
geworden ist; durch das Theater kdnnen
wir den Dialog zurtiickgewinnen und

der Spaltung widerstehen.“' Dieses
Beispiel verdeutlicht, wie Festivals als
Plattformen politischen Engagements
fungieren und durch kiinstlerischen
Ausdruck unterdriickenden Narrativen
entgegentreten.

Internationale Theaterfestivals -
insbesondere jene im Netzwerk der
BABEL-Festivals - verkérpern die sich
entwickelnde Rolle kulturpolitischer
Akteure in einer globalisierten Welt.
Durch das Infragestellen gesellschaftlich-
politischer Normen, die Férderung
transnationaler kiinstlerischer
Kooperationen und den Einsatz fir

12 Interview with Festival Director O hEocha, A., 2023.
13 Paideia Festival, 2022.
14 Lutke Festival Program Book, P.7.
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kulturelle Zuganglichkeit sind sie
mehr als unterhaltendes Theater

und werden zu Orten kulturellen
Widerstands und kunstlerischer
Innovation. Wahrend zeitgendssische
Gesellschaften mit Krisen der Identitat,
Migration und Ungleichheit ringen,
gestalten Theaterfestivals weiterhin
die kiinstlerische und politische
Landschaft und bekraftigen

ihre Bedeutung als dynamische
kulturpolitische Akteure.
Internationale Theaterfestivals agieren
somit als aktive kulturpolitische
Player, indem sie klinstlerische
Narrative formen, politische

Diskurse beeinflussen und kulturelle
Diplomatie férdern. Im Gegensatz zu
traditionellen Theaterinstitutionen
wirken sie als temporare kulturelle
Zentren, die vielfaltige kiinstlerische
Ausdrucksformen vereinen und
transnationale Zusammenarbeit
vorantreiben.

Ihre Rolle als kulturpolitische Akteure
lésst sich folgendermafien beschreiben:
. Agenda-Setting: Durch
kuratorische Entscheidungen rlicken
Festivals bestimmte gesellschaftliche
und politische Themen in den Fokus und
beeinflussen damit den 6ffentlichen
Diskurs.

. Vermittlung zwischen Kunst und
Politik: Festivals schlagen eine Briicke
zwischen kinstlerischer Innovation

und Kulturpolitik, indem sie sich fur
Kulturférderung und politische Reformen
einsetzen.

. Schaffung transnationaler
Netzwerke: Sie ermdglichen den
kinstlerischen Austausch und die

Verbreitung globaler kiinstlerischer Trends
Uber nationale Grenzen hinweg,.

o Kultureller Widerstand

und Innovation: Festivals

hinterfragen dominante Narrative

und Machtstrukturen, indem sie
marginalisierten Stimmen Gehor
verschaffen und experimentelle
Kunstformen sichtbar machen.

Letztlich fungieren internationale
Theaterfestivals als Laboratorien
kulturpolitischer Praxis, die sich stetig
weiterentwickeln, um sich wandelnde
politische und klinstlerische Landschaften
zu reflektieren. Darliber hinaus erfullen
sie eine zentrale Rolle als kulturpolitische
Akteure, indem sie klinstlerische und
politische Narrative gestalten, globalen
Austausch férdern und gesellschaftliche
Herausforderungen aufgreifen.

Zentrale Dimensionen sind:

o Kulturelle Diplomatie und
globaler Diskurs: Festivals fungieren

als Plattformen flr internationalen
Kulturaustausch, wo Kiinstler aus
verschiedenen Regionen zu drangenden
globalen Themen in Dialog treten. Durch
das Kuratieren von Auffihrungen, die

sich mit Migration, Postkolonialismus,
Geschlechterfragen und Digitalisierung
auseinandersetzen, beeinflussen sie
politische und gesellschaftliche Narrative.
o Kuratieren als kulturpolitische
Strategie: Die Auswahl und Présentation
von Auffihrungen pragen den 6ffentlichen
Diskurs, indem sie dominante kulturelle
und politische Ideologien entweder
bestatigen oder infrage stellen. Kuratoren
agieren als Vermittler zwischen Klnstlern,
politischen Entscheidungstragern und
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Zuschauern und bestimmen so den
thematischen und politischen Fokus eines
Festivals.

. Férderung aufstrebender
Kiinstler und neue Narrative: Viele
Festivals priorisieren aufstrebende
Talente und bieten Residenzen,
Netzwerkméglichkeiten und internationale
Sichtbarkeit. Sie schaffen Rdume

far alternative Erzahlformen, die im
Mainstream-Theaterbetrieb oft keinen
Platz finden.

. Publikumseinbindung und
soziale Inklusion: Festivals tragen zur
kulturellen Zuganglichkeit bei, indem

sie ein diverses Publikum ansprechen
und die Grenzen zwischen Hochkultur
und Populéarkultur aufbrechen. Durch
immersive und partizipative Formate
werden lokale Gemeinschaften in
klnstlerische Erfahrungen eingebunden.
o Krisenreaktion und politisches
Engagement: Festivals reagieren

auf aktuelle globale Krisen (z. B.
Fluchtbewegungen, Nationalismus oder
den Klimawandel) und integrieren diese in
ihr Programm. Sie dienen als Plattformen
far Aktivismus und kritischen Diskurs
Uber die gesellschaftliche Rolle der Kunst.
J Institutionelle und finanzielle
Strukturen: Festivals bewegen sich

in komplexen Finanzierungsrahmen,
zwischen 6ffentlichen Férderungen,
privaten Sponsoren und internationalen
Partnerschaften. Besonders

europaische Festivals profitieren von
umfangreicher Kulturférderung, welche
die Machtverhéltnisse in der globalen
Theaterlandschaft pragt.
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Zuhoren als
Interessenvertretung
Vermachtnis und
Einladung des
BABEL-Projekts

Wolfgang Schneider und
Nicola Scherer

Das BABEL-Projekt endet mit der
Erkenntnis, dass sein wichtigstes
Vermachtnis weder ein einzelnes Modell
noch eine bestimmte Methode, sondern
vielmehr eine Haltung ist: die Kunst

des Zuhorens. In vier Jahren Festivals,
Workshops, Interviews und Forschung hat
sich herauskristallisiert, dass Zuhdéren
die diversen Akteure und Perspektiven
miteinander verbindet. Zuhéren ist

keine Metapher, sondern eine konkrete
kulturelle Praxis - eine, die das Publikum
verwandelt, ktinstlerisches Schaffen

neu formt, Kulturpolitik beeinflusst und
Forschung verankert.

Die Darstellenden Kiinste entwickeln
Programme fir Schule und
auBerschulische Bildung fur Kinder,
Jugendliche und Familien. Dadurch ist das
Kinder- und Jugendtheater, in all seiner
klnstlerischen Vielfalt und thematischen
Breite, zu einem bedeutenden
Bestandteil der Theaterlandschaft
Europas geworden. Auffiihrungen

aus den Bereichen Schauspiel, Tanz,
Musik und Figurentheater fir junges
Publikum - ebenso wie Auffiihrungen

im 6ffentlichen Raum - entstehen

sowohl im unabhéngigen als auch im

institutionalisierten Theaterbereich.

Das BABEL-Projekt hat gezeigt, dass gerade
Festivals einen wesentlichen Beitrag zum
Austausch von Inhalten und &sthetischen
Ansatzen innerhalb der Kinder- und
Jugendtheaterlandschaften Europas
leisten kénnen.

Professionelles Theater fur junges
Publikum ist Kulturelle Bildung an sich.
Klnstlerische Arbeit mit und durch
Kinder und Jugendliche findet sowohl

im professionellen Kontext als auch

im Amateur- und Schultheater statt.
Beide Bereiche ergdnzen und inspirieren
einander. Bildungsprogramme, Tanz-

und Theaterpadagogik sowie Projekte

im Rahmen des Schulunterrichts
erweitern die Arbeit der Theater

und schaffen Zugénge fir Kinder,
Jugendliche und Familien. Das Kinder-
und Jugendtheater erflllt dabei einen
Bildungsauftrag. Es genlgt nicht, Kindern
und Jugendlichen einfaches Material zu
prasentieren. Es gentigt nicht, komplexe
Themen auf den kleinsten gemeinsamen
Nenner zu reduzieren, in einfacher
Sprache, mit einfacher Darstellung

und einfachen Blihnenbildern. Kinder
und Jugendliche brauchen ernsthafte,
komplexe Inhalte. Bildung ist eine Form
der Aneignung der Welt und daher muss
ein Theater fir junges Publikum die
Perspektive der Kinder und Jugendlichen
einnehmen.

Das BABEL-Projekt hat gezeigt, dass junge
Theaterzuschauer Féhigkeiten trainieren
kénnen, die eine Grundvoraussetzung fur
Wissenserwerb darstellen - ndmlich die
Fahigkeit, die Welt so zu entschlisseln,
wie sie gerade wahrgenommen wird.
Theater ist ein Zeichensystem. Wie die

14 Festivals des BABEL-Projekts gezeigt
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haben, kann Theater - wenn es gut
gemacht ist - uns lehren, Codes zu
entziffern und Symbole zu interpretieren.
Diese Form des abstrakten Denkens

ist eine Schltiisselkompetenz, die

junge Menschen dringend fur ihre
Zukunftsfahigkeit benétigen.

Theater ist ein auBergewbhnliches
Ereignis: Es ermdglicht, alles auf den
Kopf zu stellen und die tblichen Regeln
auBer Kraft zu setzen. Damit bietet es

ein vollig anderes Lernkonzept als jenes,
das wir gewohnt sind: das Beherrschen
von Zusammenhéngen, Erfahrungen und
Wissen, das Orientierung und Uberblick
verschaffen und uns erméglichen soll, das
Gelernte reflektiert zu bewerten und in
Beziehung zu setzen.

Im Kinder- und Jugendtheater liegt der
Fokus im besten Fall auf dsthetischer
Mehrdeutigkeit, auf einer sinnlich
Uberwaéltigenden Inszenierung und auf
der Schaffung eines Raums, der Spiel-
und Entdeckerfreude zul3sst. Kinder- und
Jugendtheater kann die Schulbildung
durch andere Lernwege auf wertvolle Weise
erganzen. Vieles von dem, was Menschen
miteinander kommunizieren missen, um
stabile soziale Strukturen aufzubauen,
I&sst sich nicht allein durch rationale
Sprache erfassen. Daraus folgt, dass auch
nonverbale Kommunikationsfahigkeiten
in héchstméglichem Mal3e gelibt und
entwickelt werden missen.

Von Beginn an stellte BABEL die
Marginalisierung des Kinder- und
Jugendtheaters infrage. Anstatt als
padagogisches Nebenprodukt oder
sekundére Kunstform behandelt zu
werden, offenbarte sich das Theater flr
junges Publikum als kulturelle Bildung
per se. Es verbindet Asthetik, Pddagogik

und Politik zu einer einzigen Praxis und
zeigt, wie Kunst Wahrnehmung trainieren,
Urteilsfahigkeit férdern und Rdume

der Imagination 6ffnen kann. Wer dies
ernst nimmt, versteht, dass die Zukunft
der Kulturpolitik davon abhéangt, wie
Gesellschaften ihren jlingsten Blirgern
zuhdren.

Jungem Publikum zuhéren

Zuhoren beginnt bei den Kindern

und jungen Zuschauern selbst. Die
Forschung zeigt, dass sie keine

passiven Konsumenten, sondern aktive
Gesprachspartner sind, die Auffihrungen
durch ihre Prasenz, ihre Reaktionen und
ihr Schweigen mitgestalten. Die Kunst
des Zuhdrens bedeutet hier, ihre Wirde
anzuerkennen, sie als gleichberechtigte
Partner in der gemeinsamen Suche nach
Wahrheit zu behandeln.

Das erfordert, ihre existentiellen Realitaten
wahrzunehmen: Erfahrungen von Verlust,
Migration, Ungerechtigkeit und Resilienz.
Anstatt Kinder vor schwierigen Wahrheiten
zu verschonen, bedeutet Zuhéren, ihnen
tiefgehende Geschichten anzubieten, die
ihre Welt nicht trivialisieren. BABEL hat
bestatigt, dass Kinder im Theater ernst
genommen werden wollen. Sie wollen,
dass man ihnen zuhért - nicht nur, wenn
sie sprechen, sondern auch, wenn sie
lachen, schweigen oder sich unruhig
bewegen. Ihr Recht auf kulturelle Teilhabe,
wie es in der UN-Kinderrechtskonvention
verankert ist, wird erst dann wirklich
eingeldst, wenn Zuhoren als kiinstlerische
Praxis verankert ist.

Das Theater fir Kinder und

Jugendliche kann wesentlich

zur Entwicklung differenzierter
Wahrnehmungs- und Urteilsfahigkeit
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sowie zur Ausbildung eines klinstlerischen

Geschmacks beitragen, indem es
sinnliches visuelles Material in Form
multidimensionaler, poetischer Bilder
anbietet. Schon allein die Bedeutung, die
einer Geschichte und ihrer dramatischen
Umsetzung beigemessen wird, kann
hierzu beitragen. Es gibt letztlich nur
eine verbindliche Bedingung fir Stlicke
oder Inszenierungen im Kinder- und
Jugendtheater: Es mussen tiefgriindige
Geschichten sein, d. h. Geschichten,

die an Abgriinde fihren, die Konflikte
nicht verharmlosen, beschwichtigen
oder Ubertlinchen, sondern Kinder und
Jugendliche mit ihrer existentiellen
Bedeutung konfrontieren. Das Leben
junger Menschen ist kein Spaziergang
durch den Paradiesgarten. Es kann die
Hoélle sein - und wenn man Kinder und
Jugendliche im Theater nicht tduschen
will, muss die Holle auf die Biihne.

Das BABEL-Projekt hat gezeigt, dass das
Kinder- und Jugendtheater - wenn es
die Harte der sozialen Wirklichkeit nicht
scheut - den kiunstlerischen Raum des
Theaters als Projektionsflache fir die
Auseinandersetzung mit der Welt auf
sinnvolle Weise nutzen kann. Kinder
und Jugendliche wollen im Theater
nicht geschont werden. Sie flihlen sich
nur dann ernstgenommen, wenn ihre
eigenen Grenzerfahrungen auf der
Blhne sichtbar und sptrbar werden.
Diese Erfahrung haben die am Projekt
Beteiligten immer wieder gemacht und
»Die Kunst des Zuhdrens* als Auftrag zu
Wahrhaftigkeit verstanden.
Partizipationsmodelle wie Kinderrate

zeigen, dass Zuhoren einen unmittelbaren
Einfluss auf kuratorische Entscheidungen

haben kann. Gleichzeitig betonte

BABEL, dass Partizipation weder
symbolische Geste sein darf noch

Kinder zu Entscheidungstragern im Stil
Erwachsener gemacht werden sollen.
Vielmehr geht es darum, Rdume der
Anerkennung zu schaffen, in denen ihre
Perspektiven zdhlen und ihre Stimmen die
klnstlerische Begegnung pragen.

Zuhoren von Kiinstlern und Kuratoren
Wenn wir Uber Kunst sprechen, sprechen
wir meist nicht Gber Kinder; wenn wir Gber
Kinder sprechen, sprechen wir meist nicht
Uber Kunst. Doch Kinder und Jugendliche
haben ein Recht auf Kunst und Kultur, wie
die Unterzeichnerstaaten in Artikel 31 der
UN-Kinderrechtskonvention festgelegt
haben. Das bedeutet volle Teilhabe

am kulturellen und kiinstlerischen

Leben sowie Zugang zu geeigneten

und gleichberechtigten kulturellen und
klnstlerischen Aktivitaten.

Das Kinder- und Jugendtheater ist dabei
nur ein Bereich der Kulturpolitik, der

im besten Fall gleichzeitig Kinder- und
Jugendpolitik sowie Bildungspolitik

ist. Kulturelle Bildung fur Kinder

und Jugendliche bedarf besonderer
Unterstltzung. Infrastrukturen fur die
darstellenden Kilinste zu schaffen, zu
erhalten und zu erweitern - insbesondere
far Kinder und Jugendliche in den
lokalen Gemeinden - bedeutet, die
kulturelle Vielfalt flr alle zu starken und
lebendig zu halten.

Fir Kanstler und

Kuratoren nimmt Zuhdren viele Formen
an. Kuratoren héren nicht nur auf
kinstlerische Vorschléage, sondern auch
auf das Publikum, auf gesellschaftliche
Kontexte, auf das aktuelle kulturelle
Klima. Kiinstler héren auf die Nuancen
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der Reaktionen von Kindern, auf

das Schweigen ebenso wie auf die
Sprache, auf die Atmosphére, die wéhrend
der Auffiihrung entsteht. Die im Projekt
geflhrten Interviews zeigen, dass viele
kinstlerische Leiter Zuhéren als zentrale
Methode verstehen: der Verletzlichkeit
des Kindes zuhéren, dem Ubergang
zwischen Kindheit und Erwachsensein,
der asthetischen Intensitat, die in
generationsUbergreifenden Begegnungen
entsteht. Zuhéren wird zur kiinstlerischen
Haltung: Es bedeutet, Mehrdeutigkeit
zuzulassen, Unterschiede zu

begriRen und Néhe zu gestalten.
Theaterkunst lebt von Wechselseitigkeit,
von gegenseitiger Wahrnehmung und
Austausch. Theater braucht Darsteller und
Zuschauer. Theater ist immer Begegnung -
eine Begegnung der Sinne, der Reflexion,
der Sinnsuche. Deshalb ist

Theater immer auch kulturelle Bildung.
Bildungstheorien unterscheiden drei
Wege des Wissenserwerbs: Neben

dem wissenschaftlich-rationalen und
dem ethisch-moralischen Ansatz gibt es
die dsthetische Erfahrung, die sinnliche
Wahrnehmung, die das Theater vermittelt.
Ebenso vermittelt Theater die Fahigkeit,
Bedeutungsmuster und symbolische
Handlungen zu interpretieren. Doch
dieser besondere Aspekt des Theaters
wird nicht immer ernst genommen.
Dieses idealistische Verstdndnis des
Theaters wird nicht immer als Auftrag
begriffen und die existenzielle Bedeutung
des Theaters in der Praxis nicht immer
konsequent umgesetzt.

Das BABEL-Projekt hat gezeigt: Die
Festivalorganisatoren und die Workshop-
Teilnehmer sind Gberzeugt, dass die

Zeit reif ist fr ein Theater, das sich
bewusst an junge Zuschauer richtet.

Nie gab es bessere Griinde, nie war

die Notwendigkeit von Kinder- und
Jugendtheater in bildungs- und
kulturpolitischen Debatten deutlicher.
Die jingsten Zuschauer missen in den
Mittelpunkt jedes Theaters ricken, so
die beteiligten Klinstler. Und nicht nur
zu besonderen Anlédssen, nicht nur fir
die Zahlen, sondern das ganze Jahr
hindurch. Fir Kinder und Jugendliche
hier und jetzt! Ganz im Sinne von Walter
Benjamin, der einmal sagte: ,Es ist immer
eine der wichtigsten Aufgaben der Kunst
gewesen, etwas hervorzubringen, fur das
die Zeit noch nicht gekommen ist.“ Und
deshalb formulierten die Kiinstler in

den vielen Gesprachen des Projekts die
folgenden unverzichtbaren Merkmale fur
die weitere Forschung zur ,Kunst des
Zuhérens*:

Zuhoren in Festivals als Kulturpolitik
Die Festivals traten im Rahmen

von BABEL als zentrale Vermittler des
Zuhdrens hervor. Sie sind nicht nur

Orte der Présentation, sondern auch
Laboratorien der Kulturpolitik. Festivals
héren zu, indem sie Plattformen far
vielféltige Stimmen schaffen, Perspektiven
hervorheben, die sonst ungehért bleiben,
und indem sie Agenden zu dringenden
gesellschaftlichen Themen wie Migration,
Klimawandel oder Ungleichheit setzen.
Sie verkdérpern zugleich transkulturelles
Zuhoren. Internationale Kooperationen
bringen Kinstler und Publikum aus
unterschiedlichen Kontexten zusammen
und erméglichen Solidaritat und
Empathie Gber Grenzen hinweg. Zugleich
machte BABEL die Herausforderungen
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sichtbar: ungleiche Férderlandschaften,
postkoloniale Machtverhaltnisse und
Mobilitdtsbarrieren. Zuhdren bedeutet hier
nicht, diese strukturellen Ungleichheiten
zu ignorieren, sondern sie zu benennen
und zu bekdmpfen.

Die Rhetorik europaischer
Kulturprogramme - Partizipation,
Inklusion, Diversitat - droht leicht hohl

zu werden. BABEL zeigt, wie diese Rhetorik
Substanz gewinnt, wenn man sie als
Praxis des Zuhdrens versteht. Das Projekt
hat konkrete Ergebnisse hervorgebracht:
Festivals tauschten Methoden der
Beobachtung und Befragung aus;

die Stimmen von Kindern flossen in
Programmgestaltungen ein; Forschung
wurde in zehn Sprachen veréffentlicht
und ein digitales Archiv bewahrt nun
Zeugnisse, Auffuhrungen und Reflexionen.
Dies sind keine abstrakten Ideale, sondern
greifbare Praktiken des Zuhdrens, die in
die Zukunft hineinwirken werden.

Zuhoren durch Forschende und
Studierende

Die Forschung selbst wurde zu einer Form
des Zuhérens. Beobachtungen, Interviews
und Fallstudien waren so angelegt, dass
sie keine Deutungen aufzwingen, sondern
verschiedene Perspektiven anhdren und
dokumentieren. Forschende lernten, nicht
nur auf das Gesagte zu héren, sondern
auch auf das Ungesagte, auf Widerspriiche
und auf Spannungen zwischen den
beteiligten Akteuren.

Die am Projekt beteiligten Studierenden
reflektierten ihre Rolle als Mit-Lernende
und erkannten, dass Zuhéren auch
bedeutet, die eigenen Annahmen zu
hinterfragen. Auf diese Weise wurde
Zuhoren zu einem padagogischen Akt,

der Bescheidenheit und Offenheit im
wissenschaftlichen Arbeiten férdert.
Die Einrichtung des BABEL-Archivs
erweitert dieses forschende Zuhéren:
Es stellt sicher, dass zukunftige
Wissenschaftler und Praktiker Zugang
zu den gesammelten Stimmen und
Erfahrungen haben, und erméglicht,
dass das Zuhéren Uber die Zeit hinweg
weitergeht.

Zuhoren als demokratische und ethische
Praxis

Die Kunst des Zuhdrens erwies sich auch
als eine ethische und demokratische
Haltung. In Treffen und Berichten

betonten die Partner die Bedeutung von
Zweifeln, Differenzen und Utopien. Nicht
jede Meinungsverschiedenheit musste
aufgeldst, nicht jeder Widerspruch
geglattet werden. Zuhéren bedeutete,
Raum zu lassen fur Pluralitat, fir Konflikt
und fur Zukunftsvisionen, die noch nicht
realisiert sind.

Dieses demokratische Zuhéren widersteht
der Versuchung von Gewissheit. Es erkennt
an, dass die Vielfalt internationaler
Zusammenarbeit in ihren Spannungen
wie in ihren Ubereinstimmungen liegt.

Es bekraftigt, dass Theater fir junges
Publikum kein Instrument zur Herstellung
von Konsens ist, sondern ein Raum,

in dem unterschiedliche Perspektiven
nebeneinander bestehen kénnen.

Festivals im BABEL-Projekt: Ereignisse
oder Interventionen?

Was ist ein Festival? Wenn drei Theater
an einem Ort zusammentreffen? Wenn
ein Theater drei Auffihrungen zeigt? Es
gibt keine Standards, keine Regeln, keine
Verpflichtungen! Der Begriff ,,Festival“
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ist nicht geschutzt, jeder kann ihn neu
definieren. Alle verfligen Uber Erfahrungen,
und diese Erfahrungen bestimmen den
Begriff. Festivals prdgen zunehmend

die kulturelle Landschaft, nicht nur,

aber besonders in Europa. Uberall wird
Theater durch Festivals gefordert, doch
gelegentlich wird dieses Phdnomen

auch als ,Festivalitis“ kritisiert. Daher
muss es erlaubt sein, zu hinterfragen,

zu diskutieren, was sinnvoll ist und was
nicht, und Festivals auf den Prifstand zu
stellen.

Das BABEL-Projekt hat sich bewusst flr
ein Netzwerk von Theaterfestivals in
verschiedenen europédischen Ldndern
entschieden. Alle 14 Festivals verstehen
sich als Partner des Projekts, alle verfligen
Uber eine lange Tradition und sind tief in
den Theaterlandschaften der jeweiligen
Léander verankert. Gemeinsame Grundlage
ist die Zielgruppe von Kindern und
Jugendlichen sowie der damit verbundene
Auftrag, ,,Die Kunst des Zuhdérens* zu
prasentieren, zu untersuchen und zu
reflektieren. Ausgehend von diesem
Leitgedanken entstanden - nach
Sichtung der Programme und zahlreichen
Gesprachen auf den einzelnen Festivals

- viele Fragen, aber auch die folgenden
Einsichten, die sicherlich als Ergebnisse
des Projekts festgehalten werden kénnen:

Festivals als Frage der Strategie

Das Ziel ist, ein Event zu schaffen,
Aufmerksamkeit zu erzeugen und durch
Offentlichkeitsarbeit gesellschaftliche
Debatten anzustof3en. Zugleich geht

es um das Theaternetzwerk, um eine
Plattform fur Diskurs, selbstverstandlich
auch in Konkurrenz zu anderen Theatern,
und darum, Leistungen sichtbar zu

machen. Es ist zudem eine geografische
Frage. Wo findet das Festival statt? In der
lokalen Szene, in regionaler Kooperation,
als nationales Forum, als kontinentaler
Austausch oder als internationaler Dialog?

Festivals als Frage des Publikums

Fir wen? Denn Theater ohne Publikum ist
kein Theater! Aber wer ist gemeint? Alle,
oder Kinder und Jugendliche - und dann
auch die Theatermacher selbst? Lehrer und
Padagogen, die als Vermittler eine
wichtige Rolle spielen, gerade im Kinder-
und Jugendtheater? Familien? Wer
entscheidet? Wer kauft die Tickets?
Welche Erwartungen bestehen? Und
naturlich gibt es jene, die vom Theater
leben: Veranstalter, Vermarkter, Agenten.
Ein Festival fur Theaterkritiker? Auch

das hat es gegeben! Interessant wird es,
wenn das Publikum als Festivalsponsor
betrachtet wird und Einnahmen auch Gber
Ticketverkdufe generiert werden mussen.

Festivals als Frage von Anspruch und
Wirklichkeit

Es geht um die Wirkungen, die Festivals
erzielen sollen. Was kann Theater als
Kunstform? Was will es zeigen, sagen,
anregen? Wie wirkt es auf Gesellschaft,
Region, Diskurs? Wer profitiert vom
Festival, warum, und in welcher Form?
Letztlich mussen sich Festivals immer
selbst hinterfragen. Es ist eine Frage

der Evaluation! Welche §sthetischen
MaBstébe gelten? Wie formuliere ich
Erwartungen und wie kénnen diese in der
Praxis Uberpruft werden? Wie entwickelt
sich die Rezeption des Publikums? Gibt es
eine Kunst des Zuschauens, die erkundet
werden muss? Und wie spiegelt sich die
Qualitat der Auffihrungen tatsachlich
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wider? Was funktioniert und was nicht?
Was verkauft sich gut, was schafft
Nachfrage auf dem Markt? Einsichten fur
das nachste Festival?

Festivals als Frage des kiinstlerischen
Profils

Am Ende entscheidet, welches
klnstlerische Profil zu Beginn festgelegt
wurde. Will ein Festival das, was das
Publikum will? Was kann es wollen, was
sollte es wollen? Soll eine Kommission
entscheiden, eine Jury nach Sichtung
auswahlen, ein Leitungsteam Kriterien
entwickeln, dann Stlicke recherchieren
und ein Programm zusammenstellen?
Oder setzt ein Festival auf den Kurator? Ein
charakteristisches Profil? Eine subjektive
Auswahl! Aber nach welchen Kriterien -
die besten, die bemerkenswertesten, die
auffalligsten? Oder eine Mischung: ein
bisschen von allem, etwas flir alle? Ein
Panorama der Szene, eine Plattform der
Vielfalt, eine représentative Auswahl?

Festivals als Aufgabe der kulturellen
Bildung

Transparenz ist wesentlich! Das Publikum
mdochte wissen, warum etwas ausgewahlt
wurde - warum dies und nicht das, welche
Uberlegungen dahinterstehen, womit

es konfrontiert wird und warum. Umso
bedeutender sind die Rahmenprogramme:
Hintergrundgesprache zur Theaterarbeit,
Positionierungen der Festivalleitung,
Diskursanalysen von allen Beteiligten.
Festivals sind Herausforderungen; sie
kénnen Vielfalt zeigen, Entwicklungen
hervorheben und Schwerpunkte
herausarbeiten. Sie kénnen das Neue,

das Andere, das Innovative fordern. Sie
kénnen zeigen, was sonst unsichtbar

bleiben wiirde. Sie kénnen als
vermittelnde Instanzen zur &sthetischen
und demokratischen Entwicklung in der
Gesellschaft beitragen. Und vor allem
dann, wenn Festivals 6ffentlich geférdert
werden, kdnnen sie diese Unterstitzung
als Risikopramie verstehen. Sie haben die
Lizenz zu scheitern. Sie kénnen, sie durfen,
ja sie missen Dinge ausprobieren (oder
ausprobieren lassen).

Die Festivals des BABEL-Projekts haben
gezeigt, dass sie auf viele dieser

Fragen Antworten geben kénnen. Sie
haben zumindest daran gearbeitet,

das Projekt als Auftrag zu verstehen,
sich mit ,,Der Kunst des Zuhérens*
auseinanderzusetzen. Ob Uberall

eine kritische Debatte stattgefunden
hat, 1asst sich nicht mit Sicherheit
sagen. Im besten Fall werden die
gewonnenen Erkenntnisse der letzten
drei Jahre Einfluss auf die Planung und
Durchfihrung der kommenden Festivals
haben. Viele Festivalorganisatoren
waren sich einig, dass der Austausch
zwischen den Kiunstlern klnftig eine
noch grél3ere Rolle spielen wird. Und die
Beteiligung von Kindern und Jugendlichen
an allen Bereichen eines Festivals - von
der Vorbereitung und Auswahl bis hin
zur Nachbereitung der Auffiihrungen

- sollte an Bedeutung gewinnen.
Zahlreiche Festivals méchten weiterhin
kinstlerische Workshops anbieten

und mehr Gelegenheiten schaffen, in
denen die ,,ndchste Generation“ mit dem
Publikum in Kontakt treten kann. Einige
Festivals hoffen zudem, dass das BABEL-
Projekt langfristige Auswirkungen auf
Férderer und Unterstltzer haben wird

- idealerweise, indem das Netzwerk
weitergeflihrt und gefestigt wird.
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Einigkeit herrscht in der Kritik an der
Festivalférderung in Europa. Es besteht
weiterhin ein Ungleichgewicht zwischen
Theater flr Erwachsene und Theater fir
Kinder und Jugendliche. Alle Festivals
leiden auBerdem unter Budgetklirzungen
und erwarten kiinftig mehr Unterstitzung
von lokalen und regionalen Kulturpolitiken
sowie von Férderstrukturen der féderalen
Lédnder und der Europaischen Union, damit
,Die Kunst des Zuhoérens*” Uberhaupt
moglich werden kann.

Die Zukunft horen

SchlieB3lich weist die Kunst des Zuhérens
in die Zukunft - ein Héren auf den
kommenden Klang. Festivals spiegeln
nicht nur die Gegenwart, sondern
antizipieren auch bevorstehende kulturelle
und politische Debatten. Indem wir
Kindern zuhéren, héren wir das, was noch
nicht da ist - ihre Angste, Traume und
Fragen kundigen die Herausforderungen
von morgen an.

Walter Benjamin schrieb einst, dass
Kunst Bedurfnisse schaffe, flr die die Zeit
noch nicht gekommen sei. Das BABEL-
Projekt bestatigt dies: Theater fur

junges Publikum schafft Bedurfnisse
nach Gerechtigkeit, Empathie und
Anerkennung, die noch nicht erfillt sind.
Kindern zuzuhéren bedeutet in diesem
Sinne, dem “Noch-Nicht” zuzuhéren,
mdoglichen Zuklnften, die schon jetzt
unsere Aufmerksamkeit verlangen.

Kinder- und Jugendtheater ist zugleich
kulturelle Bildung: Es kann eine Sicht
auf das Leben sein, ein Spiegel der Zeit
und ein Impuls flr einen imaginativen
Umgang mit Wirklichkeit. Die Stlcke
basieren auf der Lebensrealitit von

Kindern und Jugendlichen; sie erzéhlen
von Alltagsgeschichten, von Familie,
Schule und Freizeit. Die auf der Bihne
haben etwas zu tun mit denen im
Zuschauerraum.

Kinder- und Jugendtheater ist ein
Medium sozialer Imagination: Diese
zweite Realitat enthillt, verweist und
spielt durch. Sie regt zum Staunen und
Nachdenken an. Sie holt die grof3e Welt
auf die kleine Buhne. Konflikte werden
benannt, Probleme offen angesprochen.
Rebellion kann ausprobiert werden,

und Wut muss nicht zurlickgehalten
werden. Auf der Biihne ist vieles méglich:
demokratisches Handeln, soziales Lernen
und natdrlich das Triumen.

Kinder- und Jugendtheater ist

eine Schule des Sehens: Prachtige
Bihnenbilder und leere Rdume pragen

die Produktionen. Kostiime und Masken
kommen zum Einsatz, und der kleine
Finger spielt ebenso eine Rolle wie ein
Gurtel, eine Geige oder ein Scheinwerfer.
Theater als Zeichensystem, das
entschllsselt werden will. Im besten Fall
eine asthetische Erfahrung par excellence.

Kinder- und Jugendtheater ist

ein Erlebnis der Geflihle: Was ist
Freundlichkeit, was Begehren, was Wut, was
Angst? Eine Achterbahnfahrt, ohne nass zu
werden - das macht ein gutes Stlck aus.
Mitfiebern, sich freuen, Zeuge sein. Nicht
um der Gefuhle oder billiger Effekte willen,
sondern um der erzdhlten Geschichte
willen, um des existenziellen Themas
willen. Gerade hier ist besondere Sorgfalt
nétig, wenn Kinder und Jugendliche ernst
genommen werden sollen.

67/



Kinder- und Jugendtheater ist ein Ort des
Geschichtenerzahlens: Im besten Sinne:
Es war einmal. Leih mir dein Ohr. Du und ich
und wir. Von damals und heute. Am Anfang
war das Wort. Am Ende steht die Erfahrung.
Tiefgehende Geschichten, denn auch die
Welt der Kinder ist nicht perfekt. Deshalb
gehdren Licht und Schatten auf die Blihne,
die die Welt bedeutet.

Das Vermachtnis des Zuhorens

Das BABEL-Projekt zeigt, dass Zuhdren

keine Randkompetenz ist, sondern das

Herz kultureller Arbeit. Fir Kinder und
Publikum bedeutet Zuhéren Anerkennung.
Far Klnstler und Kuratoren bedeutet es
Offenheit gegentber Mehrdeutigkeit. Fur
Festivals bedeutet es, Gberhérte Stimmen zu
verstarken und kulturelle Politik durch Praxis
zu gestalten. Fur Forschende und Studierende
bedeutet es Bescheidenheit und Sorgfalt in
der Produktion von Wissen. Fiir alle bedeutet
es, das Recht von Kindern auf Kultur als
gelebte Realitat zu bekraftigen.

Die Rhetorik eines EU-Projekts wird dann
real, wenn sie in solches Zuhdren verankert
wird. Netzwerke wurden aufgebaut,
Methoden entwickelt, Archive geschaffen
und Sprache geteilt. Vor allem aber wurde
eine Haltung kultiviert: Kindern, Kunst und
Gesellschaft nicht mit Gewissheiten zu
begegnen, sondern mit Aufmerksamkeit,
Offenheit und Respekt.

Die Kunst des Zuhérens ist damit sowohl
Vermachtnis als auch Einladung. Sie

ruft uns dazu auf, weiter zuzuhéren: den
Kindern, den Kiinstlern, den Partnern,

den Zweifeln und Sehnslchten und der
Zukunft, die noch nicht verwirklicht ist. In
diesem Sinne hat BABEL mehr hinterlassen
als Ergebnisse. Es bietet eine Praxis, die
Kulturpolitik, kiinstlerisches Schaffen und

Bildung in den kommenden Jahren leiten
kann.
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2023, August
Johannesburg (South Africa)
photo Mandisi Sindo

2025, April
Kolding (Denmark)
photo Saren K. Klaft
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2024, October
Galway (Ireland)
photo Anita Murphy

2024, March
Bologna (Italy)
photo Matteo Chiura
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