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Einleitung

Musikspielstätten sind wichtige popkulturelle Institutionen. Popkulturelle

Events benötigen Räume – vor, hinter und auf der Bühne. Neben Musik-

festivals bieten Musikspielstätten diese Räume und sind besondere Kris-

tallisationspunkte in einem Netzwerk musikwirtschaftlicher Akteur*innen.

Künstler*innen, Agenturen und Veranstalter*innen sind auf ihre Bühnen

angewiesen. Hinzu kommen externe Dienstleister*innen als Auftragneh-

mer*innen. Man täte Betreiber*innen von Musikspielstätten jedoch unrecht,

wenn man sie auf ihre wirtschaftliche Aktivität reduzieren würde. Ins-

besondere kleinere Musikspielstätten schaffen bedeutende popkulturelle

Werte, prägen lokale Szenen und stehen dabei in vielfältigen lokalen und

globalen Wechselbeziehungen (Kuchar 2020, Webster et al. 2010). Aufgrund

ihrer geringen Publikumskapazitäten und besonderen Atmosphäre ermög-

lichen gerade kleine Musikspielstätten eine intensive Interaktion zwischen

Publikum und Performenden, die in Arenen oder auf Festivals unmöglich ist.

Um diesen Prozessen und Beziehungen Rechnung zu tragen, ist eine

mehrdimensionale Betrachtung von Musikspielstätten nötig. Dieser Beitrag

untersucht Musikspielstätten hinsichtlich sozialer und kultureller Dimen-

sionen, die sich auf das Konzept der live music ecologies (van der Hoeven und

Hitters 2019, Behr et al. 2016) stützen. Durch eine inhaltsanalytische Auswer-

tung von 14 Expert*innen-Interviews geht der Beitrag der Frage nach, wie

Musikspielstätten als Teil einer live music ecology zu konzeptionalisieren sind

und welche sozialen und kulturellen Aspekte dabei eine Rolle spielen. Diese
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Analyse bietet damit eine Reflexion über Funktionen, die Musikspielstätten

gesellschaftlich und (pop-)kulturell spielen.

Musikspielstätten als Knotenpunkte in live music ecologies

Die akademische AuseinandersetzungmitMusikperformances und Spielstät-

ten hat sich intensiviert (Holt 2020, Mazierska, Gillon und Rigg 2020). Wenn

Popmusik als Seismograf für gesellschaftliche Entwicklungen fungiert (Ja-

cke 2006, 2013), ist es notwendig, Spielstätten als Räume und als Kontext in

popmusikwissenschaftliche Analysen einzubeziehen. Einen Impuls für eine

solche Beschäftigung mit Livemusik liefert der britische Musiksoziologe Si-

mon Frith. Frith weist auf die ökonomischen Besonderheiten der Livemusik-

Produktion, auf den (pop-)kulturellenWert vonMusikspielstätten als Orte der

Performance und auf die soziale Bedeutung, die Livemusik durch Interaktion

und Identitätsbildung zukommt, hin (Frith 2007, 7 ff.).

Angeregt von diesem Impuls nutzen aktuelle Forschungen zu Livemusik

und ihren Rahmenbedingungen eine holistische Perspektive: Neben ökono-

mischen rücken vermehrt kulturelle und soziale Aspekte in den Fokus (Rühl

et al. 2021, DammundDrevenstedt 2020). In diesem Zusammenhang hat sich

das Konzept der live music ecology entwickelt (van der Hoeven et al. 2020, van

der Hoeven undHitters 2019, Behr et al. 2016). Dieses Konzept betont die öko-

nomischen, sozialen und kulturellen Wertschöpfungsnetzwerke, in die Mu-

sikspielstätten eingebettet sind.Gleichzeitigwerden auch konkretematerielle

Aspekte wie die Lage oder Beschaffenheit von Musikspielstätten berücksich-

tigt.

Unter Musikspielstätten sind Einrichtungen zu verstehen, deren zentra-

ler Zweck das Kuratieren und Veranstalten musikalischer Live-Darbietungen

ist (Rühl et al. 2021, 30). Es lassen sich zahlreiche Musikspielstättentypen un-

terscheiden – vom Jazz- oder Musikclub über Musikbars oder -cafés bis hin

zu soziokulturellen Zentren und Konzerthallen. NebenMusikfestivals können

als diese Orte als bedeutende »musical performance institutions« bezeichnet

werden (Holt 2020).

Die Konzeptionalisierung von Musikspielstätten als Teil einer live music

ecology bietet Vorteile: Es lassen sich räumliche Bezüge herstellen (van der

Hoeven und Hitters 2020a). In diesem Zusammenhang sind vor allem die

Beziehungen zu Quartieren und zur Stadt als solcher relevant. Hinzukom-

men Stakeholder*innen der Nachbarschaft, Politik und Administration. Die
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Performances in Musikspielstätten stehen im Kontext räumlich-ästhetischer

Praktiken und sind anschlussfähig an die soziologische Konstitution von

Raum (Löw 2019). Musikspielstätten sind also zum einen räumlich einge-

bettet in die sie umgebende Umwelt und zum anderen stellen sie selbst

spezifische Räume her. Performativität wird zu einer wichtigen Größe,

wenn man Liveness (Auslander 2008), Architektur (Kronenburg 2019) und

Digitalisierung (Holt 2010) im Zusammenspiel analysieren und verstehen

möchte.

Um sich den Werten von Livemusik zu nähern, haben die niederländi-

schen Forscher*innen Arno van der Hoeven und Erik Hitters Dokumente wie

Branchenstudien und Strategiepapiere aus acht Ländern ausgewertet und

dabei sechs Dimensionen identifiziert, mit denen sie die social und cultu-

ral values von live music ecologies in Städten beschreiben (van der Hoeven und

Hitters 2019). Überträgt man diese allgemeinen Werte (values) konkreter auf

Musikspielstätten, lassen sich Funktionen ableiten, die Musikspielstätten in-

nerhalb ihrer live music ecology übernehmen können. Die kulturelle Funktion

von Musikspielstätten zeigt sich dann in drei Dimensionen, nämlich der För-

derung (1) musikalischer Kreativität, (2) kultureller Vielfalt und (3) musika-

lischer Nachwuchskünstler*innen. Hinsichtlich des sozialen Bereichs lassen

sich ebenfalls drei Dimensionen unterscheiden: (1) bonding und bridging, also

das Potential, den Zusammenhalt in bestehenden Gruppen zu stärken oder

übergreifenden Kontakt von Personen mit unterschiedlichen Hintergründen

zu ermöglichen, (2) die Förderung zivilgesellschaftlichen und politischen En-

gagements und (3) die Förderung von Zugehörigkeitsgefühl und Identität.

Ergänzend haben Musikspielstätten auch eine ökonomische Relevanz. In

dieser musikwirtschaftlichen Perspektive sind spezifische Bedingungen pop-

kultureller Produktion, Distribution und Rezeption zentral (Tschmuck, Flath

und Lücke 2018). Ökonomische Bedeutung erhalten Musikspielstätten dabei

als Betriebe, die Kulturgüter produzieren (Tschmuck 2018), als Arbeit- und

Auftraggeber innerhalb der Musikwirtschaft und als wirtschaftliche Organi-

sationen in der Nachtökonomie oder im Tourismus (Schmid 2018).

Aus theoretisch-konzeptioneller Perspektive lassen sich zusammen-

fassend kulturelle, soziale und ökonomische Dimensionen unterscheiden,

anhand derer Musikspielstätten untersucht werden können. Dieser Beitrag

beschränkt sich auf die Analyse der kulturellen und sozialen Dimensio-

nen. Wie die folgenden Kapitel zeigen, haben bisherige Forschungen die

relevanten Dimensionen noch nicht zufriedenstellend ausgeleuchtet.
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Methode

Für diesen Beitrag steht der qualitative Teil der »Clubstudie« im Zen-

trum – ein von der Initiative Musik beauftragtes Forschungsprojekt, für

das Interviews mit 14 Expert*innen geführt wurden (fünf Betreiber*innen

von Musikspielstätten, drei Politiker*innen, fünf Verbandsvertreter*innen

sowie einWissenschaftler). Die Musikspielstätten der Betreiber*innen unter-

scheiden sich hinsichtlich Größe, musikalischer Ausrichtung und Standort.

Die Vertreter*innen der Verbände arbeiten für unterschiedliche Netzwerke

auf Bundes- oder Landesebene. Die Politiker*innen sind Mitglieder in den

Ausschüssen Kultur und Medien oder Bauen, Wohnen, Stadtentwicklung

und Kommunen des deutschen Bundestages. Die Interviews sind als Ex-

pert*innen-Interviews zu bezeichnen, da die Gesprächspartner*innen über

abstraktes Fachwissen in Bezug auf die relevanten Sachverhalte verfügen

(Gläser und Laudel 2010, 12), insbesondere hinsichtlich der Netzwerke zwi-

schen Akteur*innen der Popmusik, Dynamiken des Kulturmanagements und

Prozessen in und um Musikspielstätten. Andere Forschungen zu live music

ecologies haben ähnliche Perspektiven untersucht (van der Hoeven und Hitters

2020b).

Die Expert*innen wurden im Mai 2020 leitfadengestützt in Videokonfe-

renzen interviewt. Der Leitfaden deckt neben sozialen und kulturell Dimen-

sionen weitere Themen ab, die in diesem Beitrag nicht diskutiert werden.

Die Interviews dauerten durchschnittlich 59 Minuten (insgesamt 13 Stunden

und 54 Minuten). Die Gespräche wurden anonymisiert, sprachlich geglättet

transkribiert und mit Hilfe des Kategoriensystems ausgewertet. Durch die

Codierung konnten insgesamt 1.236 Interviewpassagen identifiziert und in-

haltsanalytisch ausgewertet werden (Mayring 2010).

Die Ergebnisse dieser Auswertung werden im Folgenden im Hinblick auf

kulturelle und soziale Dimensionen sowie auf besondere Eigenschaften klei-

ner Musikspielstätten dargestellt. Ausführliche Berichte zu weiteren Ergeb-

nissen der Clubstudie finden sich bei Rühl et al. 2021.

Ergebnisse

Theoretische Grundlage der Analyse ist das von van der Hoeven und Hitters

abgeleitete mehrdimensionale Wertsystem zu live music ecologies, das auf Ba-

sis internationaler grauer Literatur entwickelt wurde. Das Ziel besteht darin,
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diese Dimensionen auf den Kontext deutscher Musikspielstätten zu übertra-

gen und zu erweitern.

Kulturelle Dimensionen von Musikspielstätten

Kulturelle Dimensionen können sich unterschiedlich zeigen. Aus den Vor-

überlegungen (Kapitel 2) lassen sich hierfür drei Aspekte ableiten, nämlich

die Förderung (1) musikalischer Kreativität, (2) kultureller Vielfalt und (3) mu-

sikalischer Nachwuchskünstler*innen. Bei der Auswertung von 140 codierten

Interviewpassagen ist eine bisher nicht beachtete Facette aufgedeckt worden,

die anschlussfähig an Pop(musik)-Theorien ist und die bisherige konzeptio-

nelle Fassung erweitert.

Förderung musikalischer Kreativität

Die Befragten beschreiben Musikspielstätten als »Plattform« (Interview 5,

Verbandsvertreter) oder »Brutkasten« (Interview 3, Betreiber). Sie verweisen

darauf, dass insbesondereMusikspielstättenmit geringeren Besucher*innen-

Kapazitäten Raum für Experimente bieten.

»Gerade die kleinen haben Möglichkeiten und die Aufgabe, Kreativität zu

befeuern und als Labore zu fungieren.« (Interview 13, Politiker)

Die Befragten betonen, dass der direkte Austausch zwischen Performenden

und Publikum ein wichtiger Faktor ist, der musikalische Kreativität fördert.

Durch diese Interaktion erhalten Künstler*innen unmittelbares Feedback,

das sie weiterverarbeiten können.

Förderung kultureller Vielfalt

Programme inMusikspielstätten sind kuratiert. Die Befragten geben an, dass

kein Programm auf Dauer erfolgreich sein könne, wenn es unachtsam kura-

tiert wird. Musikspielstätten bedienen zwar auch Nischen und Szenen, ag-

gregiert stellen sie allerdings einen wichtigen Teil kultureller Infrastruktur.

Insbesondere durch ihre Offenheit für Neues gestalten sie Programm abseits

des (sich wandelnden) Mainstreams.

»Horizonte erweitern. Über den Tellerrand hinausgucken. In meinem Pro-

grammmöchte ichmöglichst wenig Mainstreammachen.« (Interview 8, Be-

treiber)
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Dieser Anspruch drücke sich beispielsweise in der strikten Einstellung gegen-

über Cover-Bands aus, die auf vielen Bühnen keinen Platz finden.

»Deshalb muss man die Bereitschaft kitzeln, ins Risiko zu gehen. Sonst hat

man nur den Einheitsbrei.« (Interview 13, Politiker)

Über das Programm hinaus fördern Musikspielstätten die kulturelle Vielfalt

insofern, als dass sie unterschiedlichste popkulturelle Akteur*innen an ei-

nem Ort zusammenführen. Betreiber*innen begreifen sich als Teil einer kul-

turellen Szene und erfüllen eine »Multiplikatorfunktion« (Interview 7, Wis-

senschaftler) im lokalen Kulturnetzwerk.

Förderung musikalischer Nachwuchskünstler*innen

Alle Befragten identifizieren die Nachwuchsförderung als essenziell für die

Arbeit in Musikspielstätten. Besonders kleinere Musikspielstätten seien ers-

te Räume, in denen sich Nachwuchskünstler*innen präsentieren und erpro-

ben können. Die Befragten beschreiben Musikspielstätten als »Kinderstube«

(Interview 6, Betreiber), in der Künstler*innen ihre »Wurzeln« (Interview 5,

Verbandsvertreter) haben.

»Würde es uns nicht geben, dann gäbe es in zehn Jahre auch keine Künstler,

die in den Hallen auftreten.« (Interview 8, Betreiber)

Daher bieten einige Musikspielstätten dezidierte Nachwuchsförderprogram-

me und pflegen einen engen Kontakt zu lokalen, jungen Talenten. Die Be-

fragten verweisen darauf, dass diese Arbeit notwendigerweise einen großen

Bezug zur örtlichen Kulturszene habe.

»Gerade lokal arbeitende Musikspielstätten geben lokalen Künstler*innen

die Möglichkeit, überhaupt mal auf eine Bühne zu kommen.« (Interview 12,

Politiker)

Die Befragten beschreiben die Programmverantwortlichen in Musikspiel-

stätten als »verantwortungsbewusst« (Interview 2, Verbandsvertreter), da sie

Nachwuchstalenten die Chance und den Zugang zu ihren Bühnen geben.

Obwohl es viele Faktoren gibt, die die Programmgestaltung beeinflussen,

scheint es im Anspruch der Programmverantwortlichen verankert zu sein,

Nachwuchskünstler*innen zu fördern.
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Vergnügliche Musikrezeption

Obwohl die Expert*innen eher die Perspektive von Betreiber*innen einneh-

men, verweisen einige auf einen weiteren kulturellen Aspekt: In Zeiten coro-

na-bedingt geschlossener Musikspielstätten seien »die Leute gierig auf Live-

erlebnisse« (Interview 4, Betreiber). Die Musikrezeption in einer Musikspiel-

stätte ist grundsätzlich anders und gewissermaßen komplexer als im priva-

ten Kontext. Es scheint geboten, dass kulturelle Dimensionen um Aspekte

der Publikumsperspektive zu ergänzen sind und an theoretische Vorarbeiten

popkultureller Produktion und Rezeption anschließen.

Soziale Dimensionen von Musikspielstätten

Wie theoretisch abgeleitet, erstrecken sich die sozialen Dimensionen auf drei

Aspekte: (1) Bonding und Bridging, (2) gesellschaftliches Engagement und (3)

Identitätsstiftung. Durch die Auswertung von 85 codierten Interviewpassa-

gen konnten zudem zwei weitere Aspekte identifiziert werden, die amSchluss

dieses Unterkapitels vorgestellt werden.

Bonding und Bridging

Musikspielstätten erschaffen soziale Räume, da sie Orte der Zusammenkunft

und Interaktion sind. Die Befragten beschreiben Musikspielstätten als Com-

munity Builder und betonen dabei vor allem das Gemeinschaftsgefühl, das

insbesondere auf Musikveranstaltungen in kleinen Spielstätten zu spüren

und weniger in anderen Kultureinrichtungen vorstellbar ist.

»Ich weiß nicht, ob Leute, die in die Oper gehen, sich nachher glücklich in

den Armen liegen. Hier hatman das Gefühl, dass sie etwas verbindet. Dieser

Moment, diese erlebte Nacht, dieses erlebte Set.« (Interview 9, Politikerin)

Musikspielstätten sind Treffpunkte und ermöglichen Intimität und Aus-

tausch – insbesondere innerhalb bereits bestehender Gruppen und Szenen

(bonding), aber auch über Gruppen und Milieus hinweg (bridging). Auch wenn

viele Konzerte ein homogenes Publikum anziehen, haben Musikspielstätten

in der Querschnittsbetrachtung häufig ein sehr heterogenes Publikum, das

beispielsweise Alters- und Szenegrenzen überschreitet. Die Befragten beto-

nen, dass Musik helfe, das Publikum eines Abends zu verbinden. Besonders

etablierte Spielstätten sorgen mit ihrer Arbeit für ein diverses Programm,

auch für eine Segmentierung ihrer Gäste in verschiedene Publika.
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»Man kann sich natürlich auch im Biergarten treffen, aber die Musik ist ein

ganz zentrales Element in unseren Livestätten. Das macht dieses Gemein-

schaftsgefühl aus.« (Interview 2, Verbandsvertreter)

Musik als verbindendes Element sorge aber auch dafür, dass eine Verständi-

gung jenseits von Styles und Genres stattfinde. Gäste messen Musikperfor-

mances unabhängig von Genres allgemein einen hohen Wert zu.

Zivilgesellschaftliches Engagement

Viele Betreiber*innen haben einen »politischen Anspruch« (Interview 1, Be-

treiber), der sich im Programm und in der Arbeitsweise ausdrücke. So be-

schreiben viele der Befragten ihre Haltung als anti-rassistisch, anti-diskri-

minierend oder feministisch.

»Wir können uns auch politisch einmischen.Wir haben einenMonat, in dem

ausschließlich Frauen bei uns auftreten.« (Interview 3, Betreiber)

Engagiert betriebene, politisch motivierte Musikspielstätten können darüber

hinaus als »Forum« (Interview 1, Betreiber) für Diskussionen dienen. Die Be-

fragten geben an, dass in der jüngeren Vergangenheit besonders Solidaritäts-

und Benefizveranstaltungen im Zusammenhang mit Migration, Flucht und

Seenotrettung zu beobachten gewesen seien, die »aus einer gewissen Über-

zeugung heraus« (Interview 9, Politikerin) veranstaltet werden und als Ergän-

zung zum musikalischen Programm stehen.

»Wir sind politisch auch verwurzelt mit stadtentwicklungspolitisch tätigen

Initiativen oder so.« (Interview 11, Betreiberin)

Eine Betreiberin (aus einer deutschen Metropole) gibt an, Informations- und

Diskussionsabende zu stadtpolitischenThemenwie Gentrifizierung zu veran-

stalten. Im Programm der Musikspielstätten spiegelt sich folglich ein großes,

differenziertes Bewusstsein für unterschiedliche Problemlagen der globalen

sowie lokalen Gesellschaft.

Identitätsstiftung

In anderen wissenschaftlichen Arbeiten erscheinen unter der Dimension der

Identitätsstiftung vor allem Bezüge zu ikonischen Spielstätten. In den hier

ausgewerteten Interviews ergeben sich Hinweise auf den identitätsstiftenden

Charakter von Musikspielstätten im Allgemeinen. Dieser Charakter lässt sich

auf das Programm und auf persönliche, emotionale Erfahrungen zurückfüh-
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ren. Mit einem Konzertbesuch drücken Besucher*innen ihre Persönlichkeit

aus.

»Jeder hat seine Szenen. Die ganze Diversität der Konsumenten heutzutage.

Deshalb sucht man sich Clubs, die zu einem individuell passen.« (Interview

14, Verbandsvertreter)

Auch jenseits des Programms kann eine Musikspielstätte für subkulturelle,

politische Gruppen identitätsstiftend sein. Einige der Befragten verweisen

vor diesem Hintergrund beispielsweise auf die Bedeutung von Musikclubs

als Treffpunkte der queeren Szene.

»Es ist wichtig, dass man das Gefühl hat: Es gibt einen Ort, wo ich sein kann,

wie ich will.« (Interview 9, Politikerin)

Neben der sehr persönlichen Beziehung des Publikums zur Musikspielstät-

te besteht ein weiterer identitätsstiftender Umstand darin, dass Musikspiel-

stätten prägend für ihre Stadt oder Region sein können. Dieser Mechanismus

verdeutlicht sich beispielsweise an der Berliner Clublandschaft für die Haupt-

stadt oder an Hamburger Liveclubs der Reeperbahn.

Safe Spaces und Eskapismus

Neben den deduktiv entwickelten Indikatoren der sozialen Dimension von

Musikspielstätten können bei der Auswertung der Interviews zwei weitere

identifiziert werden: Über das Medium Musik erleben Gäste besondere Er-

fahrungen außerhalb ihrer alltäglichen Routinen, weshalb Musikspielstätten

als besondere Schutz- und Freiheitsräume beschrieben werden. Sie überneh-

men eine wichtige soziale Funktion, beispielsweise als sogenannte Safe Spaces,

insbesondere für LGBTQ+ Communities (Rühl et al. 2021, 82 ff.).

»Gerade bei den kleineren Einrichtungen, die eine spezifische Community

ansprechen, ist es auch ein Community Building. Wenn ich mal gucke, was

es an queeren, schwulen oder anderen Veranstaltungen gibt – das ist mehr

als ›Ich geh mal aus.‹.« (Interview 12, Politiker)

Eng verwandt mit der Rezeption von Popkultur (Kapitel 4.1) steht ein weiterer

Aspekt: Durch Tanz und Vergnügen ermöglichen Musikspielstätten eskapis-

tische Erfahrungen, die beispielsweise als Ausgleich zum leistungsgeprägten

Arbeitsalltag fungieren. Sie dienen gewissermaßen als Ventil, als Raum für

nächtliche Erfahrungen des Dazwischen (Jacke 2013, 204). Eine befragte Per-
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son verweist in diesem Zusammenhang auch auf den Foucaultschen Begriff

der Heterotopien.

»Also für mich sind Musikspielstätten immer andere Orte. Also sozusagen

Heterotopien.« (Interview 14, Verbandsvertreter)

Heterotopien sind als »Gegenräume« zu verstehen, die sich von anderen Or-

ten insofern unterscheiden, als dass sie ein utopisches Potential haben und

an einem Ort vielschichtige und unterschiedliche Räume vereinen (Foucault

2019, 10 ff., im Kontext von Clubkultur Mahlich 2011).

Besonderheiten kleiner Musikspielstätten

Die Expert*innen illustrieren ihre Aussagen häufig an Beispielen kleiner Mu-

sikspielstätten. Aus der Analyse von 65 Codes zu Besonderheiten dieser Mu-

sikspielstätten ergeben sich Einblicke, die im Folgenden präsentiert werden.

Zu den Eigenschaften kleiner Musikspielstätten, die von den interviewten

Expert*innen besonders hervorgehoben werden, gehören vor allem Intimität

und Nähe.

»Das macht die Einzigartigkeit von kleineren Liveclubs aus. Da ist einfach

eine intime Atmosphäre und Zuschauer*innen sagen ganz oft: Ich habe das

Gefühl, mit dabei zu sein.« (Interview 1, Betreiber)

Im Zusammenhang mit den Faktoren Intimität und Nähe beleuchten sie vor

allem Facetten, die das Erlebnis im Raum vor der Bühne oder auf demDance-

floor spezifizieren.

»Zusammen in einem kleinen Raum. Es war ein bisschen so, als würde man

diesen Planeten verlassen und sich gemeinsam in einer Art Sound-Bus set-

zen.« (Interview 2, Verbandsvertreter)

Intimität und Nähe tragen zu einer besonderen Atmosphäre bei, die Interak-

tion und Kommunikation fördert – und zwar sowohl zwischen Besucher*in-

nen als auch zwischen Publikum und Performenden.

»Wichtig ist die deutlich intimere Atmosphäre. Also die Nähe zum Publi-

kum. Die Bühne ist nicht so weit weg. Du hast keine Gitter vor der Bühne.

Die Bühnen sind oft ein bisschen niedriger und du bist einfach direkt an dei-

nem Publikum.« (Interview 11, Betreiberin)
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Die hier nur auszugsweise präsentierten Ergebnisse verweisen auf Fragen zur

Konstitution von Raum in Musikspielstätten. Bevor diese in Kapitel 6 disku-

tierte werden, folgt eine Zusammenfassung zentraler Ergebnisse.

Zusammenfassung & Ausblick

Für diesen Beitrag sind 14 Interviews anhand von 290 kodierten Passagen in-

haltsanalytisch ausgewertet worden. Im Fokus stehen drei Aspekte von Mu-

sikspielstätten: (1) kulturelle Dimensionen, (2) soziale Dimensionen und (3)

Besonderheiten kleinerMusikspielstätten. Abbildung 1 zeigt die zentralen Be-

funde. Dimensionen aus theoretisch-konzeptionellen Überlegungen anderer

Arbeiten bestätigen sich durch diese Analyse, wurden allerdings durch einige

Facetten ergänzt. Diese sind für Musikspielstätten wesentlich und sollten als

Ergänzung in künftigen Untersuchungen Beachtung finden.

Tabelle 1: Kulturelle und soziale Dimensionen von Musikspielstätten

kulturell sozial

Förderungmusikalischer Kreativität Ermöglichung von bonding und bridging

Förderung kultureller Vielfalt Förderung zivilgesellschaftlichen und poli-

tischen Engagements

Förderungmusikalischer Nachwuchs-

künstler*innen

Förderung von Zugehörigkeitsgefühl und

Identität

Ermöglichung vergnüglicher Musikrezep-

tion

Bereitstellung von safe spaces und Eskapis-

musangeboten

Vor allem kleine Musikspielstätten weisen Besonderheiten auf. Als essen-

zielles Charakteristikum erscheint ihre Atmosphäre während der Musikper-

formance. Die Atmosphäre ist durch Intimität, Nähe und Interaktion ge-

prägt. Da diese Atmosphäre durch Performende (auf der Bühne) und Ver-

anstalter*innen (hinter der Bühne) produziert und durch das Publikum (vor

der Bühne) rezipiert wird, ließe sich Atmosphäre als Teil der kulturellen Di-

mension begreifen (Damm/Drevenstedt 2020, 86 f.). Allerdings würde damit

die Möglichkeit vergeben, räumliche Aspekte in und um Musikspielstätten

als eigenständige Dimension zu konzeptionalisieren. Schließlich ist die At-

mosphäre in (kleinen) Musikspielstätten kaum das einzige räumlich zu erfas-

https://doi.org/10.14361/9783839453247-008 https://www.inlibra.com/de/agb - Open Access - 

https://doi.org/10.14361/9783839453247-008
https://www.inlibra.com/de/agb
https://creativecommons.org/licenses/by/4.0/


84 Niklas Blömeke, Jan Üblacker, Katharina Huseljić, Heiko Rühl, Johannes Krause

sende Phänomen. Sie steht im Kontext baulicher Gegebenheiten, materieller

Gegenstände und urbaner Rahmenbedingungen.

Es scheint lohnend, Atmosphäre als räumliches Produkt in Musikspiel-

stätten genauer zu untersuchen. Das Konzept der live music ecologieswürde so

ergänzt: Besucher*innen und ihre räumlich-ästhetischen Praktiken können

im Kontext von Musikspielstätten genauer untersucht werden. Damit wür-

de sich das Konzept der live music ecologies anschlussfähig an andere Theorien

zeigen – insbesondere an Martina Löws Raumsoziologie, in der Räumen »ei-

ne eigene Potentialität, die Gefühle beeinflussen kann« (Löw 2019, 204), zuge-

schrieben wird. In diesem Verständnis konstituiert sich Raum durch Hand-

lung. Besucher*innen von Musikperformances erscheinen so als wesentli-

che Produzent*innen popkultureller Räume und weniger als passive Rezipi-

ent*innen. Darin lässt sich ein Bezug zur »ästhetischen Aktivierung« (Reck-

witz 219, 38) herstellen, für die sich somit nicht nur in der Arbeitswelt, son-

dern auch in der Rezeption popkultureller Events Hinweise finden lassen.
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