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editorial

Jürgen Bauer ist fasziniert über Ivan Nagels postum veröffent-
lichten komplexen Blick auf den Kaufmann von Venedig und 
Michaela Moser – Referentin auf unserer gemeinsam mit dem 
KosmosTheater im März veranstalteten Tagung Prekäre Ehre 
– entwirft einen neuen Blick auf das Verhältnis von Ökonomie 
und Subjekt: Wir alle sind im besten Sinn „Sozialschmarot-
zer_innen“ – nämlich aufeinander als soziale Wesen ange-
wiesen. Dagegen wird Gesellschaft zur bitterbös absurden 
Realsatire in Thomas Hahns Bericht über das Geschenk, das 
der kosovarische Autor Jeton Neziraj dem jungen Staat zur 
Gründung machte. Sein Stück Einer flog über das Kosovo-
Theater sorgte für politische Furore. Aline Kristin Mohl und 
Regina Picker wiederum beschreiben mit Interferencias ein 
stilles, aber großartiges Vernetzungsprojekt von Tanz- und 
Performancekünstler_innen. In der Szene interviewt Chri-
stoph Hartner die Regisseur_innen von TheaterFOXFIRE/
Wien, theaternyx*/Linz und TaO!/Graz zu ihrem neuartigen 
Koproduktionsprojekt StadtRAUSCHEN. Im sandkasten 
trifft Katharina Ganser diesmal Doris Uhlich. Tanja Brand-
mayr beschreibt die erste Tanz/Performance-Residency auf 
dem Schiff Eleonore im Winterhafen in Linz, Jürgen Gerger 
und Christoph Hartner stellen die neue Kritikenplattform 
Ventilartor in der Steiermark vor, Sabina Holzer porträtiert 
das na daLokal in Wien – ein von Künstler_innen gegründe-
ter und betriebener Ort cooler Begegnungen und Johannes 
Schrettle wirft einen Spot auf Share your Darlings, einen 
öffentlichen Arbeitstag in Graz. Der bilderrahmen dieser 
Ausgabe stammt vom Grazer Fotograf Clemens Nestroy.
Viel Spaß bei der Lektüre.

Sabine Kock 

mit den Kärntner Kulturschaffenden hoffen wir nach der 
historischen Wahl auf einen Aufbruch in eine neue, andere 
Zeit und gratulieren zur „Unterstützung der Meinungsbildung“ 
durch eine spartenübergreifende Kunstaktion! Im Gegenzug 
weniger erfreulich – als Zeitphänomen jedoch erstaunlich – 
wirkte die patriotische Beteiligung vieler Künstler_innen an 
der Medienkampagne für den niederösterreichischen Landes-
vater, dort wo die Welt politisch in den Fugen der Ordnung 
geblieben ist.

In Wien wurden mit Spannung die Entscheidungen über 
die Vier-Jahresförderung erwartet. Nun sind sie da, aber ohne 
Zahlen. Einzelne Künstler_innen melden sich mit der Ansage, 
dass sie zwar gefördert werden, jedoch massive Kürzungen 
bisheriger Zuwendungen angekündigt wurden. Seit Beginn 
der Wiener Theaterreform wurden die eigentlichen Produktiv-
mittel nicht erhöht, alors kein gutes Signal! Wir appellieren an 
Stadtrat Mailath-Pokorny und die MA7, die freien Gruppen 
angemessen für ihre hochkarätige professionelle Arbeit zu 
bedenken, Budgets und den Endbericht der Jury zu veröf-
fentlichen und endlich auch die Projektförderungen signifi-
kant zu erhöhen. Darüber hinaus steht weiterhin die digitale 
Aufbereitung der Förderdaten zur nachhaltigen Beobachtung 
der Förderlandschaft in der Warteschleife. Barbara Stüwe-Eßl 
fasst den Stand der Dinge zusammen. 

Im Diskurs führt Jürgen Bauer mit profunder Verve 
durch fünfzehn Wiener Festwochenjahre unter der Ägide 
Bondy, Zimmermann, Carp. Andrea Huemer schreibt im 
dritten Teil ihrer Serie über die „theatralen Informationszen-
tren“ in der direkten Nachkriegsära. Eva Geber porträtiert im 
zeitfenster die viel zu spät entdeckte Autorin Veza Canetti. 

Liebe Leser_innen,
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Landtagsparteien wurde abgesagt: die 
Spitzenkandidat_innen von ÖVP und 
FPÖ sind an dieser Diskussion nicht 
interessiert.  

Aktuelle Nachrichten und weitere 
Infos zu den Terminen: 
http://kultur.or.at

Macht | Schule | Theater: große 
Projekte nur noch für ganzjährige 
Bühnen?

Kurz vor dem Drucktermin dieser Aus-
gabe erreichte uns die Nachricht, dass 
bei der aktuellen Ausschreibung für 
Macht | Schule | Theater die höchste 
Förderkategorie von 28.000 Euro nur 
noch an feste Häuser mit ganzjährigem 
Spielbetrieb vergeben wird. Freie Grup-
pen können sich nur mehr um Projekte 
mit Höhe 15.000 Euro oder 7.000 Euro 
bewerben. Diese Maßnahme führt er-
neut zu einer strukturellen Benachtei-
ligung von freien Gruppen gegenüber 
bestehenden Strukturen. 
WIR PROTESTIEREN! 

Kulturrat diskutiert mit Minister zum 
Thema Arbeit in Kunst und Kultur

Multiple Erwerbsbiographien mit häu-
fig wechselnden Beschäftigungsverhält-
nissen sind heute in immer mehr Teilen 
der Gesellschaft Normalität. Das geht 
solange gut, als sich Einnahmen und 
Ausgaben halbwegs die Waage halten 
– und dank sozialer Netzwerke, Eltern, 
Erbschaften usw. oft auch noch lange 
danach. Irgendwann ist aber das Ende 
der Fahnenstange erreicht, und es geht 
sich finanziell einfach nicht mehr aus. 
Spätestens dann kommt es zur Konfron-
tation mit dem sozialen Netz, dessen 
Koordinaten mit Hilfskonstruktionen 
abgedeckt werden.

Podium mit: Ursula Holtgrewe (Ar-»»

beits-Forschungsinstitut Forba), Ru-
dolf Hundstorfer (Sozialminister) und 
Sylvia Köchl (Kulturrat Österreich) 
Moderation: Beate Firlinger (Ö1)»»

Wann: 30. April, 19 Uhr»»

Wo: Raum der IG Architektur, Gum-»»

pendorfer Straße 63b, 1060 Wien

politik

kurz & knapp
Kulturpolitische Splitter

Salzburg – Kulturbudget vorerst 
gesichert

Die Turbulenzen rund um den Finanzs-
kandal beim Land Salzburg beschäftigen 
seit Anfang Dezember 2012 nicht nur 
Politiker_innen und Journalist_innen, 
sondern auch viele Förderbezieher_in-
nen. Die gute Nachricht: das Kulturbud-
get ist mit dem nachträglichen Budget-
beschluss im Jänner 2013 gesichert. Die 
Zusagen des Landes Salzburg gegenüber 
Künstler_innen, Kulturstätten und Pro-
jekten im laufenden  Jahr 2013 werden 
eingehalten. Wie vom Dachverband 
der Salzburger Kulturstätten gefordert, 
wurde nach dem Rücktritt von David 
Brenner Kultur zur Chefin-Sache; am 
11. März 2013 fand mit Landeshaupt-
frau Gabi Burgstaller ein Kulturdialog 
statt, der von der freien Salzburger Sze-
ne zur Präsentation und Diskussion der 
Elf Punkte zur Reform der Landeskul-
turpolitk genutzt wurde. 

Die für den 9. April geplante kul-
turpolitische Diskussion mit den Spit-
zenkandidat_innen der Salzburger 
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Eine fünfzigseitige Darstellung des auf-
enthalts- und beschäftigungsrechtlichen 
Labyrinths, adressiert an Künstler_in-
nen und Veranstalter_innen. Nicht ent-
halten sind jedoch Informationen über 
lokale Besonderheiten oder konkrete 
Erfordernisse, z. B. der geforderten 
Einkommensnachweise. Zudem braucht 
es dringend festgelegte und vertretbare 
Bearbeitungsfristen. Enorme Folgen hat 
die gesetzlich rigide Regelung auch für 
Veranstalter_innen in Österreich. Das 
wirtschaftliche Risiko der Abgabe einer 
Verpflichtungserklärung ist subventions-
technisch in der Regel nicht abgedeckt 
und mit einem hohen Risiko verbunden, 
die Programmierbarkeit leidet. 
 www.artistmobility.at/home.html

Protest gegen Ungarn

Ausgehend von der Vergabe des größten 
ungarischen Theaters an einen Inten-
danten, der seit vielen Jahren öffentlich 
rechtsradikales Gedankengut vertritt, 
fand 2012 der 1. Europäische Theatertag 
für Toleranz, initiiert von Markus Kup-
ferblum, Bernd C. Sucher und Gabriele 
Welker, statt. 

2013 beteiligten sich schon weltweit 
über 800 Theater am 2. Europäischen 
Theatertag für Toleranz, der neuerlich 
auf die Situation in Ungarn hinwies und 
sich generell gegen die schleichende Ak-
zeptanz von Faschist_innen im öffent-
lichen Leben richtet.

bm:ukk: Toursupport für freie Thea-
tergruppen 2013

Das Bundesministerium für Unterricht, 
Kunst und Kultur schreibt für das Kalen-
derjahr 2013 Förderungen für Gastspiele 
professioneller freier Theatergruppen 
(Theatergruppen ohne eigenes Haus) im 
Inland aus. Durch die Förderung von 
Österreich-Tourneen soll der künstle-
rische Austausch der Theaterschaffen-
den intensiviert und die Nachhaltigkeit 
einzelner künstlerischer Theaterproduk-
tionen erhöht werden. Unklar ist, ob für 
das neue Instrument auch neues Geld 
im Budget zur Verfügung steht. Extrem 
kurz war die Einreichfrist in diesem Jahr 
– das ändert sich hoffentlich für 2014.

Berlin: www.touring-artists.info

Am 18. April 2013 startet die Website 
www.touring-artists.info – ein Online-
Informationsportal für international 
mobile Künstlerinnen und Künstler 
(zu Steuern, Sozialversicherung, Visa, 
Transport, Urheberrecht,...) – begleitet 
durch ein Symposium zum Thema im 
Radialsystem V in Berlin.

Europäische Theaternacht 2013 
findet statt

2012 konnte die Europäische Theater-
nacht aus Mangel einer Minimalförde-

rung nicht in Österreich stattfinden. 
Doch für 2013 scheint eine Förderung 
vom bmukk sicher. Die Europäische 
Theaternacht wird am 16.11.2013 
also wieder in Österreich stattfinden. 
Das erprobte Team der Theaternacht,  
Clara Aimee Toth und Rebecca Eder, 
wird wieder Koordination, PR- und Ver-
netzungsarbeit leisten. Alle, die teilneh-
men wollen, werden gebeten, mit Clara 
Toth (e.theaternacht@gmx.at) Kontakt 
aufzunehmen. 
www.europaeische-theaternacht.at

Kunst kann überall hin, Künstler_in-
nen nicht

Wer in Österreich mit Kunst- und Kul-
turschaffenden aus aller Welt arbeiten 
möchte, hat ein Set an Problemen ab-
zuarbeiten.Wer welches Dokument in 
welcher Form ein- oder nachzureichen 
hat, ist nicht verbindlich festgelegt, 
das entscheiden österreichische Be-
amt_innen in den Vertretungsbehörden.  
Nach vielen Jahren Arbeit an der Ver-
besserung der transnationalen Mobi-
litätsmöglichkeiten auf verschiedenen 
Ebenen, nach fast vier Jahren IMAG, 
in der eine Arbeitsgruppe dem Thema 
gewidmet war, ist jetzt der Artist Mobi-
lity Guide, herausgegeben vom bmukk, 
erschienen. Die Website enthält eine 
allgemeine Auflistung der rechtlichen 
Situation für Einreise nach und Arbeit 
in Österreich von Kunstschaffenden: 
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für Projektförderungen beurteilen und 
für die Förderung durch die Stadt Wien 
empfehlen. Genia Enzelberger arbeitete 
als Assistentin bei Martin Kusej und Jo-
hann Kresnik, war u. a. am Burgtheater 
Wien, Hamburger Thalia Theater, der 
Grazer Oper, Kampnagel in Hamburg 
oder im brut Wien tätig. Sie war Lehrbe-
auftragte an der Universität Wien und an 
den Akademien der bildenden Künste in 
Stuttgart und in Wien. 

Neuer Vorarlberger Kultur-Landesrat 
ist Harald Sonderegger. Er folgt Andrea 
Kaufmann (ÖVP), die im Mai Bürger-
meisterin der Stadt Dornbirn  wird. 
Sonderegger (ÖVP) ist Bürgermeister 
von Schlins und der bisherige Gemein-
deverbandspräsident, zukünftig wird er 
für Kultur und Wissenschaft in Vorarl-
berg verantwortlich sein.

Winfried Nußbaummüller ist neuer 
Vorstand der Vorarlberger Kulturabtei-
lung. Er folgt auf Werner Grabher, der 
in den Ruhestand tritt. Nußbaummül-
ler promovierte in Kunstgeschichte in 
Innsbruck, ist seit 2000 zuständig für 
die Vermittlungsarbeit im Kunsthaus 
Bregenz und kuratierte zahlreiche Aus-
stellungen in Vorarlberg. Von 2004 bis 
2009 war er Mitglied der Kunstkommis-
sion des Landes Vorarlberg (Bildende 
Kunst); seit 2006 ist er Kurator für Aus-
landsaktivitäten im Auftrag des Landes 
Vorarlberg in Spanien, Deutschland und 
Litauen. ||

Printspielplan für Wien wird einge-
stellt 

Mit Bedauern stellt die IG Freie Theater
arbeit im April 2013 den Printspielplan 
Wien ein und wird mit den vorhandenen 
Mitteln einen Neustart und die mediale 
Weiterentwicklung des Online-Formats 
www.theaterspielplan.at sowie dessen 
künftige redaktionelle Betreuung finan-
zieren. 

Da der Printspielplan mit großem 
Engagement seit langem unterdotiert 
produziert wurde und trotz vielfältiger 
Bemühungen keine zusätzlichen Geld-
er eingeworben werden konnten, um 
beide Formate zu erhalten, scheint die 
Neuentwicklung des Online-Spielplans 
als zukunftsweisender. Für das neue 
Format sind Smartphone-Nutzbarkeit, 
eine Einbindung in Social Media und 
Zusatzelemente wie Postings und Vo-
tings geplant – eventuell kann sogar ein 
Ticketing-System verwirklicht werden.

Mit großem Dank an das spielplan 
wien Team: Angela und Johannes Heide, 
Christa Zauner, Julia Kaldori und flyer-
promotion!

Film: Fairpay für Kulturarbeit!

Was sind Kulturinitiativen? Was tun 
sie und wer kommt? Woher kommt die 
Kohle und warum sind sie so schlecht 

bezahlt? Fragen über Fragen, aber 
eines macht die Fairpay Kampagne der 
IG Kultur Österreich klar: Kultur muss 
sich lohnen! 

Und für wen? Auf jeden Fall für das 
Publikum! Daran arbeiten tausende 
Menschen jeden Tag. Dafür steht ihnen 
gerechter Lohn zu. Schluss mit existenz-
bedrohender Unterbezahlung! Kultur 
muss sich auch für die Menschen loh-
nen, die die Kulturarbeit machen! Den 
Film (2:36 Min) gibt es hier zu sehen: 
http://vimeo.com/49672224 

Jobkarussell

Christopher Widauer, bisheriger The-
aterreferent vom Wiener Kulturstadt-
rat Mailath-Pokorny,  wechselt an die 
Wiener Staatsoper, seine Nachfolge tritt 
Dieter Boyer an, der seit 2008 zahlreiche 
Regiearbeiten im In- und Ausland ab-
solvierte, 2010 Kurator und Leiter des 
internationalen Festivals Chemnitz 
war, und in den Jahren 2011–2012 an 
der Donau-Uni-Krems Interkulturelle 
Kompetenzen sowie der Universität für 
Musik und Darstellende Kunst Wien 
Kulturmanagement studierte. 

Im Kuratorium für Theater, Tanz und 
Performance Wien folgt Genia Enzelber-
ger auf Angela Heide; sie wird ab März 
2013, gemeinsam mit Andrea Amort 
und Andreas Hutter, die Einreichungen 
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durch hohe Erwartungen ergänzt, die nicht zuletzt auch von 
der Teamfähigkeit der Player_innen abhängen wird: „Mehr 
Geld für die Kunst durch Synergien und Skalierungseffekte“ 
und Interkulturalität an zwei diversen Orten. Jurymitglied 
Elke Hesse befürchtet, dass das Kabelwerk seiner Bestim-
mung als niedrigschwelligem Kulturraum beraubt wird und 
die Zusammenlegung zu einer „Monokultur, die genau jene 
Gruppen weiter verdränge, die es jetzt schon schwer haben, 
an Koproduktionshäuser heranzukommen“ führe. Harald 
Posch weist mit dem Hinweis auf das geringe Budget Mono-
polisierungs-Befürchtungen ab. Bleibt zu hoffen, dass freie 
Gruppen, die bisher im Kabelwerk einen offenen Spielort für 
unterschiedlichste Ideen, Vorstellungen und Produktionen 
fanden, diese Offenheit weiter bzw. ausgeweitet auf Vorstel-
lungsmöglichkeiten im ersten Bezirk vorfinden. Denn: im 
Zusammenhang mit der Schließung des 3-raum-anatomie-
theaters könnte es durchaus eng werden für Gruppen, die ihre 
eigenen Vorstellungen verwirklichen wollen, unabhängig von 
der Programmatik eines Spielortes. 

Eine weitere strategische Partnerschaft, die zwischen 
Nestroyhof Hamakom und Salon 5, wurde durch die Thea-
terjury mit einer „signifikant erhöhten Förderung“ empfoh-
len. Durch einen gemeinsamen starken Auftritt soll das Profil 
weiter geschärft werden. 

Als dritte förderwürdige strategische Partnerschaft wer-
den Musiktheatertage und Musiktheaterplattform benannt, 
letztere gelten auch als Beispiel der Verwirklichung von drin-
gend notwendigen Workspaces, die den flügge gewordenen 
Sparten neue Arbeitsformen bringen2.

Ronald Pohl: „Die fünfköpfige Jury der Stadt hat über 
die Höhe der einzelnen Fördersummen bis jetzt kein Wort 
verloren. Mit den Zahlen muss das politisch verantwortliche 
Kulturamt der Stadt Wien herausrücken. Von der jeweiligen 
Förderdotierung hängt es ab, ob die empfohlenen ‚strate-
gischen Partnerschaften‘ einen Sinn ergeben.“3

Theaterjury als Verliererin der Konzeptförderung

Vier Jurymitglieder (Elke Hesse, Angela Heide, Silvia Kargl, 
die mitten im Prozess der Evaluierung kurzfristig Michael 
Stolhofer ersetzte, und Thomas Licek) saßen auf der Bühne 
der PK – Amelie Deuflhard ließ sich entschuldigen. Die Er-
gebnisse lassen noch auf sich warten – das Gutachten war 
zu Redaktionsschluss dieses Artikels noch immer nicht ver-
öffentlicht, empfohlene Förderhöhen wurden nicht bekannt 
gegeben: Erstmals im Lauf der Theaterreform sind gröbere 
Reibungsflächen zwischen Juryempfehlungen und kulturpo-
litischer Entscheidung offen zu Tage getreten. 

Wolfgang Kralicek: „Nach zehn Jahren Theaterreform 
gibt es Gewinner und Verlierer. Zu Letzteren gehört inzwi-
schen die Theaterjury, die immer weniger zu entscheiden hat 
– und wenn sie etwas entscheidet, was den Politikern nicht 
passt, dann gilt es nicht.“1

Klar gingen die Absichten hinsichtlich der Theatergrup-
pe daskunst und den Spielorten Garage X und Palais Kabel-
werk auseinander, woraufhin entgegen der Theaterjury-Emp-
fehlungen als dezidiertes Projekt der rot-grünen Regierung 
das Konzept (Kabel)WERK X als Teil der Konzeptförderung 
entworfen wurde. Ab 2014 werden Kabelwerk und Garage X 
unter gemeinsamer künstlerischer Leitung von Erich Sperger 
(Kabelwerk), Harald Posch und Ali M. Abdullah (Garage X), 
unter autonomer Partizipation von daskunst ein Mehrspar-
tenhaus mit stark stadtteilorientierter, demografie-relevanter 
Ausrichtung führen. Geplant sind eine lebendige Einbindung 
der freien Szene, großformatige Eigenproduktionen, inter-
nationale Koproduktionen, ein Schwerpunkt Theater für 
Kinder und Jugendliche, eine Einbindung der freien Musik-
theaterproduzent_innen und das im Februar 2013 gestartete, 
künstlerisch eigenständige „Diversity Labor“ von daskunst, 
für dessen Leitung Aslı Kışlal und Carolin Vikoler zeichnen. 
Die vielfältigen Anforderungen an das Gesamtprojekt werden 

Reibungsflächen und strategische Partnerschaften
Konzeptförderung Wien

Von Barbara Stüwe-Eßl

In einer Pressekonferenz (PK) bilanzierte der Wiener Kulturstadtrat Mailath-Pokorny Mitte Februar 2013 zehn Jahre 
Wiener Theaterreform, entwickelte gemeinsam mit SPÖ-Kultursprecher Ernst Woller und Klaus Werner-Lobo, dem Kul-
tursprecher der Grünen, kulturpolitische Perspektiven und präsentierte mit der dritten Theaterjury die Konzeptförder-
ungen, die für vier Jahre Förderung garantieren; dieses Mal für den Förderzeitraum von Anfang 2014 bis Ende 2017. 
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freie Szene. Das gilt jedoch nur für Strukturen, während im 
entsprechenden Zeitraum die direkten Produktionsmittel für 
Künstler_innen nicht erhöht wurden. Die Theaterreform hat 
damit einen grundlegenden Struktureffekt bewirkt, der im 
Gegensatz zu einem ihrer zentral formulierten Ziele steht: der 
signifikanten Freisetzung von Produktiv-/Produktionsmitteln. 
Zugesagt wurde vom Kulturstadtrat auf der Pressekonferenz 
im Februar 2013 eine Erhöhung der Projektförderung, die 
zurzeit unter 2,5 Mio. Euro pro Jahr liegt, auf 2,6 Mio. Euro 
jährlich. Verbunden damit regte der Wiener Kulturstadtrat die 
Kurator_innen, die die Projektförderungen bewerten, dazu 
an, nicht quantitativ auszuweiten, sondern mit der Erhöhung 
Voraussetzungen zu schaffen, damit sozial- und arbeitsrecht-
lich unter besseren Voraussetzungen gearbeitet werden kann. 
Dafür werden die ca. 100.000 Euro nicht reichen. Genauso 
wenig, wie die bisherigen Mittel der Konzeptförderung für das 
Arbeiten unter sozial- und arbeitsrechtlich guten Vorausset-

zungen reichen. 
Aber zurück zur 

Konzeptförderung und 
der mit ihr befassten 
Jury. Die Zahl der Ein-
reichungen um Konzept-
förderung sinkt kontinu-
ierlich: 117 (2004), 101 
(2008), 61 Einreichungen 

im Jahr 2012, womit positiv formuliert „knapp die Hälfte der 
Einreichungen zur Konzeptförderung empfohlen“ wurden, 
aber auch ein deutliches Nachlassen der Wirkkraft dieses 
Messinstruments der Wiener Theaterlandschaft belegt wird. 
Es haben nicht nur viel weniger freie Gruppen und Ensem-
bles eingereicht, der Wandereffekt weg von Einreichungen um 
Konzeptförderung hin zur Standort-/Strukturförderung dürfte 
auch bei den Theatern hoch gewesen sein – schade übrigens, 
dass nicht angeführt wird, wer eingereicht hat. 

Die Theaterjury 2012/2013 sollte nicht nur Konzeptein-
reichungen begutachten, sondern auch eine „Einschätzung 
der gesamten freien Theaterlandschaft“ vorlegen. Ohne Vorla-
ge entsprechender Konzepte aller Theater von Schauspielhaus 
bis Gloria Theater ist das ein schwieriges Unterfangen. Als 
wichtige Arbeitsgrundlage, so der Wunsch von Thomas Li-

Frage der Budgetverteilung

Budgetverteilung gehört zu den großen kulturpolitischen 
Herausforderungen. Die Praxis lehrt allzu oft, fest veror-
tete, also mit Bauwerken verbundene Institutionen steigen 
bei Budgetverteilungen besser aus. Je höher die Förderung, 
umso besser die finanziellen Zuwächse – das gilt auch für die 
Wiener Budgetentwicklung in den letzten zehn Jahren, trotz 
oder entgegen der Theaterreform, die speziell die freie Szene 
fokussierte. In Zahlen stellt sich das folgendermaßen dar: 

2001 bekamen freie Gruppen noch 10 % des Gesamt-
budgets für darstellende Kunst der Stadt Wien – 5,5 Mio. 
Euro – zugesprochen. Im Jahr 2011 erhielten sie aus den För-
dertöpfen Projektförderung und Konzeptförderung 5,24 Mio. 
Euro und zusätzliche 470.000 Euro aus dem dritten Förder-
topf Standort-/Strukturförderung (darunter u. a. das Manker-
Projekt Alma, das Wiener Kindertheater – Sylvia Rotter, das 

Wiener Lustspielhaus – Adi Hirschal, das Projekt Theater 
Studio – Eva Brenner und freie Tanzcompagnien wie die von 
Sebastian Prantl und Homunculus für Proberaumstrukturen). 
Diese insgesamt ca. 5,71 Mio. Euro für freie Gruppen im Jahr 
2011 liegen mit 6,78 % deutlich unter 10 % des Gesamtbud-
gets für darstellende Kunst (84,12 Mio. Euro). Die künstle-
rische Produktivkraft der freien Gruppen ist eindeutig nicht 
mit den vorhandenen Budgets mitgewachsen. Der Begriff 
der freien Szene umfasst in der Wiener Förderlogik darstel-
lende Kunst mit Ausnahme der Wiener Festwochen und der 
Großbühnen Josefstadt, Volkstheater, Vereinigte Bühnen 
Wien und Theater der Jugend – in Förderhöhen ausgedrückt 
25 Mio. Euro (also nicht ganz 30 %) von insgesamt 84,12 
Mio. Euro im Jahr 2011. Seit Beginn der Reform fließen lt. 
Kulturstadtrat Mailath-Pokorny 11 Mio. Euro mehr in die 

Die fünfköpfige Jury der Stadt hat über die Höhe der einzelnen 
Fördersummen bis jetzt kein Wort verloren. Mit den Zahlen muss das 
politisch verantwortliche Kulturamt der Stadt Wien herausrücken. 

Ronald Pohl
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die bis Mitte 2015 läuft, umgewandelt. Der Vertrag mit den 
Theaterleitern wurde verlängert und parallel dazu das Haus 
aus der Konzeptförderung ausgenommen.5 Noch nie in der 
Konzeptförderung verortet waren Dschungel Wien (Intendanz 
Stephan Rabl seit April 2003) und Schauspielhaus Wien (In-
tendanz Andreas Beck seit Juli 2007). 

2) Spielstätten von lokaler Bedeutung
„Häuser und Institutionen mit unterschiedlichen Rechts-
formen und unterschiedlichen Gründen für Förderungswür-
digkeit (Dezentralität, Pluralität der Spielformen und Inhalte, 
Mehrsprachigkeit des Angebots etc.)“ von denen es derzeit 24 
gibt; benannt wurden das Stadttheater Walfischgasse, Akzent, 
Skala, Gloria Theater und Projekttheater. Wie es beispielswei-
se mit den Mietverträgen und den Intendanzen von Odeon 
und KosmosTheater aussieht, ist ungewiss. Die Konzeptjury 
hat keine Konzeptförderung für das KosmosTheater ausge-
sprochen. KosmosTheater und Odeon dürften, wenn die jah-
relangen, zähen Verhandlungen endlich Früchte tragen, eben-
so in die Förderkategorie Kommunale Bühnen wechseln wie 
die Drachengasse. Eva Langheiter und Johanna Franz planen 
in zwei Jahren pensionsbedingt die Intendanz weiterzugeben 
und erwarten sich dezidiert eine Frau als Nachfolgerin.

3) Festivals
Gedacht ist hier an ARBOS gehörlosen theater festival, szene 
bunte wähne Festival, die Jüdischen Theaterwochen, ImPuls- 
Tanz Festival und wohl auch das neu empfohlene Musikthe-
aterfestival. 

4) Sonderprojekte und Infrastrukturen, als letzte Feinkate-
gorie, umfasst Projekte und Institutionen, „die der Unterstüt-
zung der Arbeit freier Kunstschaffender dienen (z.B. IGFT 
und Assitej), oder Eigenprojekte der Stadt Wien wie etwa The-
aterpreise (Nestroy-Preis, Kabarettpreis, etc.)“ oder auch die 
Unterstützung der Initiative Hunger auf Kunst und Kultur.

Eines der zentralen Anliegen der Theaterreform, der Umbau 
der Mittelbühnenlandschaft, geht also in die nächste Runde. 
Es wäre ein gewaltiger Fortschritt, wenn diese Umstellung 
nicht zu einer weiteren Variation des munteren Hin- und 

cek, solle für die nächste Jury die Möglichkeit bestehen, über 
alle Fördernehmer_innen auf Grundlage von eingereichten 
Konzepten zu entscheiden. Mit einer steigenden Zahl von 
Institutionen, die im Lauf der Zeit von der Konzeptförderung 
ausgenommen oder überhaupt nie integriert wurden, wurde 
das Werkzeug Konzeptförderung für eine sinnvolle Begut-
achtung der Theaterlandschaft zunehmend stumpf. Das gilt 
es zukünftig zu ändern.

Neue Topf-Vielfalt – wer evaluiert?

Das Ringen, wohl auch um budgetäre Klarheit, soll zukünf-
tig, auf Anregung der Theaterjury hin, über den Weg einer 
Neudefinition der Fördertöpfe beschritten werden. Die För-
dertöpfe Konzeptförderung und Projektförderung bleiben 
bestehen, vom Fördertopf Standort-/Strukturförderung war 
keine Rede mehr. Trotz entsprechender Nachfragen, kam bei 
der Pressekonferenz nicht deutlich heraus, ob die vier neu 
vorgeschlagenen Förderansätze, mit konzeptuellen Einrei-
chungen verbunden, durch die nächste Konzeptförderjury 
begutachtet werden sollen. Vorgeschlagen wurden folgende 
zusätzliche Förderansätze: 

1) Kommunale Bühnen
Häuser im Eigentum der Stadt Wien mit ausgeschriebenen 
Intendanzen, von denen es zurzeit sechs gibt: Wiener Kam-
meroper, brut, Dschungel, Schauspielhaus, Palais Kabelwerk, 
Tanzquartier Wien (TQW). Anstatt im Rahmen der Kon-
zeptförderung (Einreichdatum war April 2012) öffentlich 
ausgeschrieben zu werden, wurde die Wiener Kammeroper 
als Zusatzbühne an das Theater an der Wien vergeben. Eine 
Mehrjahressubvention bis Ende 2015 in Höhe von 700.000 
Euro wurde Ende 2012 im Wiener Gemeinderat beschlossen. 
Im brut Wien tut sich einiges: Co-Intendant Haiko Pfost geht 
ab Herbst in Bildungskarenz und die langjährige Tanzkura-
torin Bettina Kogler wechselt ins WUK, wo sie ab November 
Johannes Maile in der Leitung des Theater- und Tanzbereiches 
ablöst, aus dem WUK jedoch kein „Minibrut“ machen möch-
te.4 Die Konzeptförderung von brut Wien wurde 2011 auf 1,6 
Mio. Euro jährlich erhöht und in eine Mehrjahresförderung, 
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Konzeptfördernehmer_innen Jahresbudgets weit unter den 
eingereichten Kalkulationen anzubieten. Verkürzte Budgets 
bedeuten im freien Theaterbereich meist finanzielle Kür-
zungen hinsichtlich der künstlerischen und organisatorischen 
Arbeitskraft, die bereits in den Konzeptfördereinreichungen 
der freien Gruppen – zu erwartende Margen berücksichtigend 
und prekäre Arbeitsverhältnisse festschreibend – gering ist.

Die Wiener Theater- und Tanzszene ist künstlerisch sehr 
gut aufgestellt, einer der Marker dafür ist, dass selbst für aus-
gezeichnete, international bestens verankerte Gruppen und 
Ensembles offensichtlich nicht genügend finanzieller Spiel-
raum besteht, um sie in der vierjährigen Konzeptförderung 
zu berücksichtigen. 

Die bisherigen Evaluierungen, Gutachten und Erfah-
rungen aus zehn Jahren Theaterreform deuten alle klar in die-
selbe Richtung: Es muss endlich eine signifikante Erhöhung 
der Produktionsmittel (Projektförderung und mehrjährige 
Förderungen für freie Gruppen) geben. ||

1 Kralicek, Wolfgang: Wenig Aussicht auf Erfolg. Alle vier Jahre entschei-
det eine Jury über die Vierjahresförderungen der Off-Theater. Heuer 
wurde sie von der Politik ausgebremst. In: Falter 8/2013, S. 25.
2 Affenzeller, Margarete: Eine Theaterjury mit wenig Spielraum. In: Der 
Standard, 6. März 2013, S. 29.
3 Ronald Pohl: Die neue Häuslichkeit der Patchwork-Regisseure. In: 
Der Standard vom 25. Februar 2013, S. 15.
4 Cerny, Karin: Wildwechsel. Die Kuratorin Bettina Kogler geht vom brut 
ins WUK-Theater/Tanz. In: profil 8, 18. Februar 2013, S. 89.
5 Pressematerial brut wien vom 3.2.2011, http://www.brut-wien.at/down-
load/brut_pressematerial/2010-2011/brut_presse_2011-03-02.pdf
6 Kralicek, Wolfgang: Wenig Aussicht auf Erfolg. Alle vier Jahre entschei-
det eine Jury über die Vierjahresförderungen der Off-Theater. Heuer 
wurde sie von der Politik ausgebremst. In: Falter 8/2013, S. 25.

Herschiebens zwischen Kategorien verkommt, die nächste 
Theaterjury Konzepte aus allen vier Töpfen /aller freie Szene-
Theater und Spielstätten – verknüpft mit der Ausschreibung 
von Intentanzen – vorgelegt bekommt und ihr somit die Lö-
sung dieses gordischen Knotens erspart bleibt.

Bei den Empfehlungen für freie Gruppen wurden erst-
mals von einer Jury die Qualität der Einreichungen im Kinder- 
und Jugendtheaterbereich gewürdigt. 2nd nature (Christine 
Gaigg), Mumbling Fish (Philipp Gehmacher hat nicht an-
gesucht), Superamas, Showinisten (Hubsi Kramar hat nicht 
angesucht) und daskunst sind nicht mehr dabei. Für die 
Tanzcompagnies 2nd nature und Superamas stellt Wolfgang 
Kralicek fest: „Die Jury begründet ihre Entscheidungen mit 
der Qualität der eingereichten Konzepte. Trotzdem wirkt es 
seltsam, wenn erfolgreiche, renommierte Künstler auf einmal 
wieder um Projektförderung anstehen müssen.“7 Es ist wichtig 
und gut, dass auch junge Gruppen wie makemake und die 
schallundrauchagency die Chance auf bessere Etablierung 
und den Aufbau von längerfristigen Zusammenarbeiten erhal-
ten, jedoch verdeutlichen die bekannten Nicht-Empfehlungen 
die finanzielle Enge des Budgets. 

Um einzelne Budgethöhen muss in den nächsten Wo-
chen offensichtlich gerauft werden. Die Antragsteller_innen 
stehen dann im schlimmsten Fall nicht nur vor dem Problem 
sich überlegen zu müssen, was budgetär und konzeptuell 
streichbar ist, sondern müssen dies auch in neuer Form ein-
reichen: Den Gemeinderatsmitgliedern bleibt der wirkliche 
Bedarf im Bürokratieprozess verborgen: ihnen dürfen nur 
Konzept- und Budgethöhen, die vorher akkordiert und in 
neuen Anträgen formuliert wurden, zum Beschluss vorgelegt 
werden.

Die Jurymitglieder betonten, dass wesentlich für die 
künstlerische Evaluation eine Angleichung der Förderhöhen 
für vergleichbare Größen ist, gemeint sind damit hoffent-
lich nicht erste kolportierte Versuche der Stadt potentiellen 

Die Jury begründet ihre Entscheidungen mit der Qualität der eingereichten Kon-
zepte. Trotzdem wirkt es seltsam, wenn erfolgreiche, renommierte Künstler auf 
einmal wieder um Projektförderung anstehen müssen.

Wolfgang Kralicek

Barbara Stüwe-Eßl 

ist Theaterwissenschafterin, Kulturmanagerin und Mitarbeiterin der 
IGFT.
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... aus früheren Gutachten

Konzeptförderungen Juli 2005–Juni 2009
Wiener Theaterjury – Amort, Andrea/Cerny, Karin/Greisenegger, Wolf-
gang/Kathrein, Karin/Kaup-Hasler, Veronica/Meyer, Christian/Schmidt, 
Dietmar N.: Gutachten zur Wiener Theaterreform (Konzeptförderung), Wien, 
November 2004

Empfehlungen zur Projektförderung: 
Konzeptfördergelder für Auslobungen im Projektförderbe-
reich widmen (Kinder- und Jugendtheater: 200.000; inter-/
multikulturelles Theater: 300.000 Euro; Nachwuchsförde-
rung im Bereich des Tanzes und der Performance: 150.000 
Euro; Theoriekonzepte im Bereich Theater und Performance: 
50.000 Euro) 
wertsichernde Anhebung des gegenüber 2003 gedeckelten 
Budgets und 5–10 %ige Erhöhung im Bereich der Projektför-
derung, für flexiblere und kurzfristigere Entscheidungen als 
in der Konzeptförderung

Mahnung an den Bund: Aufbesserung der verhältnismäßig 
geringen Beteiligung am Finanzaufkommen der freien Grup-
pen und sogenannten Mittelbühnen und gesamtstaatlicher 
Verantwortung für nicht ständig beschäftigte, darstellende 
Künstler_innen gerecht zu werden sowie der Sozialgesetzge-
bung anderen europäischen Ländern anzupassen und sich 
an wünschenswerten in- und ausländischen Koprodukti-
onen zu beteiligen 

Empfehlungen zur sozialen Absicherung von Künstler_innen: 
„So sehr der Theaterjury die Einhaltung arbeits- und sozi-
alrechtlicher Belange ein Anliegen ist, so wenig kann sie 
generell die Bezahlung der Mehrkosten einer Anstellung 

und entsprechenden Sozialversicherung der Künstler und 
Künstlerinnen aus dem zur Verfügung gestellten Budget ver-
langen. Die Verpflichtung dazu würde den Betrag insgesamt 
wie im einzelnen zu Lasten der künstlerischen Produktivität 
gravierend mindern.“
Schaffung eines Fonds zur Abfederung sozialer und ökono-
mischer Probleme, die sich aus der Wiener Theaterreform 
ergeben

Konzeptförderungen Juli 2009–Ende 2013
Wiener Theaterjury – Hosemann, Eva/Kargl, Silvia/Licek, Thomas/Pol-
zer, Berno Odo/Weishäupl, Jürgen: Gutachten der Wiener Theaterjury 
2008 (Konzeptförderung 2009–2013), Wien, Dezember 2008

Appell an den Bund: Sozialgesetzgebung für darstellende 
Künstler_innen anderen europäischen Ländern anzupassen 
und seine Beteiligung am Finanzbedarf der freien Gruppen 
und „Mittelbühnen“ Wiens aufzustocken

Empfehlung zur sozialen Absicherung von Künstler_innen: 
„Wie bereits von der Wiener Theaterjury 2004 betont, ist 
die Verbesserung der arbeits- und sozialrechtlichen Situa-
tion von KünstlerInnen im Bereich Darstellender Kunst ein 
wichtiges Anliegen, dessen Finanzierung jedoch nicht aus 
den zur Verfügung gestellten Budgetmitteln der Konzept-
förderung erfolgen.“

Andere Empfehlungen: Erhöhung der Budgetmittel für die 
Konzeptförderung von 10 % des Gesamtbudgets
Zur Stärkung des Kinder- und Jugendtheaterbereichs Kon-
zeptentwicklung und Einrichtung einer Produktions-Unit 
nach Vorbild bestehender Modelle in den Niederlanden 
und Belgien 

 

Konzeptförderempfehlungen 2014–2017

Schauspiel»» : Theater an der Gumpendorferstraße, Garage X, Rabenhoftheater, Theater Drachengasse, Theater Nestroy-
hof Hamakom, Salon 5, toxic dreams, theatercombinat
Diversität/Interkulturelle und soziokulturelle Projekte»» : Wiener Wortstätten, brunnen.passage, God’s Entertainment, 
Echoraum, DanceAbility
Tanz & Performance»» : Dans.Kias, SALTO, insert, liquid loft, WUK
Musiktheater»» : Netzzeit, Neue Oper Wien, Musiktheatertage Wien, sirene Operntheater
Figurentheater»» : Schuberttheater, Figurentheater Lilarum, Kabinetttheater
Theater für Kinder und Jugendliche»» : Wiener Taschenoper, Wiener Klassenzimmertheater, makemake, schallundrauch 
agency



gift 02/201310	

Collage der Festwochen-Vorworte

Eine Collage aus den Vorworten der Festwochen-Programm-
bücher des letzten Jahrzehnts zeigt, in welche Richtung es 
ging: „Die Welt um uns herum, / die sich radikal verändernde 
Welt, / ist in Bewegung geraten. / Ein gedachtes „Wir“ / erlebt 
/ Krieg und Vertreibung, Armut, nationalistischen und religi-
ösen Fanatismus und Terror, / fundamentale Krisen und / eine 
Eskalation von Gewalt, Krieg und Zerstörung. / Zeichen einer 
weltweiten Erschütterung / sind / Erfahrungen mit Grenzen 
und Ausgrenzung, / das Aufeinanderprallen gegenseitig frem-
der Kulturen, / die Veränderung aller Verhältnisse, / der Sire-
nengesang des globalen Marktes, / und der Konflikt zwischen 
dem Recht des Einzelnen und dem Primat des Politischen. / 
Neue Verteilungskämpfe und Überlebensstrategien / spiegeln 
sich in / Nachrichten aus der so genannten Wirklichkeit. / 
Das politisch Subjektive in uns erlebt / die kommende Ge-
sellschaft, / historische und ideologische Vorbestimmtheit / 
und irritierendes, unauflösliches Anderssein.“ 

An dieser Stelle kann man aufatmen, haben die Festwo-
chen doch zumeist Künstlerinnen und Künstler gefunden, die 
diesen sehr trockenen Ansatz mit Phantasie, fest zupackender 
theatraler Pranke und viel Witz in lebendiges, unverkrampftes 

Als am 11. September 2001 die Flugzeuge die beiden Türme 
des World Trade Centers trafen, war es nicht einmal drei Mo-
nate her, dass Luc Bondy seine ersten Festwochen als Inten-
dant zu Ende gebracht hatte. Die Zusammenführung dieser 
beiden Ereignisse mutet beinahe makaber an – und vielleicht 
ist es auch eine zu große Bürde, das Wiener Theaterfestival 
mit der Sphäre der Weltpolitik in Verbindung zu bringen –, 
doch ruft man sich die vergangenen Jahrgänge in Erinnerung 
wird deutlich, wie stark die globalen Umbrüche ihre Spuren 
in den gezeigten Aufführungen hinterlassen haben. Konnte 
man zuvor mit einigem guten Willen und ausreichend Mut 
zum blinden historischen Fleck noch an das „Ende der Ge-
schichte“ glauben – Francis Fukuyamas umstrittenes Buch 
war 1992 erschienen –, so hat dieses Denkgebäude mit 9/11 
sein verdientes Ende gefunden. Vor allem das von Marie Zim-
mermann und später von Stefanie Carp verantwortete Schau-
spielprogramm machte diesen Umbruch schmerzhaft deutlich. 
Hatte Bundespräsident Theodor Körner zur Eröffnung der 
Festwochen 1954 noch gemeint: „Gebt den Musen das Wort, 
dann schweigt aller Streit“, so könnte man heute fast das 
Gegenteil behaupten, spiegeln die Aufführungen doch die 
politischen, gesellschaftlichen und sozialen Kämpfe unserer 
Zeit, ohne sich vorschnell in Harmonie zu flüchten.

diskurs 

Fünfzehn Wiener Festwochenjahre
Jürgen Bauer

Seit fünfzehn Jahren ist Luc Bondy für die Wiener Festwochen verantwortlich, seit zwölf Jahren als Intendant.  
Ein Rückblick anlässlich seiner letzten Festwochensaison auf die Themen, Tendenzen und Umbrüche, die in dieser Zeit 
eine Festival-Bühne in Wien bekamen.
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Die Welt 
um uns 
herum, / 
die sich 
radikal 
verän-
dernde 
Welt, / ist 
in Bewe-
gung gera-
ten. / Ein 
gedachtes 
„Wir“ / 
erlebt / 
fundamen-
tale Krisen 
und / eine 
Eskalation 
von Gewalt, 
Krieg, Zer-
störung.

Christoph Marthaler:
Schutz vor der Zukunft,
über die NS-Euthanasie-
morde am Spiegelgrund, 
2005 © Dorothea Wimmer
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und berührendes Theater verwandelt haben, während sich 
andere Produktionen gleich ganz gegen jegliches „Konzept“ 
sperrten. 

Internationalisierung des Festivals

Der theatrale Blick der Festivalverantwortlichen hat sich im 
letzten Jahrzehnt viel stärker als zuvor ins Globale geweitet 
und Themen in den Blick genommen, die weit außerhalb der 
eurozentristischen Wahrnehmung lagen. „Man muss aus Eur-
opa heraustreten, an die Peripherien gehen, um zu erkennen, 
wie es um diese angebliche Kultur steht", hieß es 2005 im 
Programmbuch. So konnte man etwa mit Brett Baileys Exhi-
bit A im Völkerkundemuseum über die Nachwirkungen des 
Kolonialismus nachdenken, mit Memory des Living Dance 
Studio aus Peking über dreizehn Stunden hinweg der Erin-
nerung an die Kulturrevolution und die Hungersnot der fünf-
ziger Jahre nachgehen oder mit Jorge Hugo Maríns Trilogie 
über Familienangelegenheiten im Kabelwerk ein kolumbi-
anisches Gesellschaftsportrait voller Gewalt betrachten, um 
nur einige der herausragendsten Aufführungen der letzten 
Jahre zu erwähnen. Natürlich haben die Festwochen immer 
schon internationale Gastspiele präsentiert, doch in den Nul-
ler-Jahren war auch hier ein neuer Ansatz erkennbar: Den 
meisten eingeladenen Gruppen ging es in erster Linie nicht 
um das bloße Erzählen von Geschichten oder die Neuinter-
pretation bekannter Stücke, sondern um die Aufarbeitung 
noch immer nachwirkender Historie mit den Mitteln des The-
aters. Plötzlich drängte sich Weltgeschichte wieder mit einer 
Kraft und Dringlichkeit auf die Bühnen, die bemerkenswert 
ist. Polemisch zugespitzt könnte man auch sagen, dass sich 
selbst ein Festival, das immerhin Wiener Festwochen heißt, 
der Globalisierung nicht entziehen konnte. Stattdessen wurde 
diese in immer neuen Ansätzen auf eine menschliche Ebene 
heruntergebrochen.

Krise der Rezeption

Die Internationalisierung der Festwochen war für ein offenes 
und neugieriges Publikum sicher spannend mitzuerleben, zog 

Brett Baileys Kolonialis-
musstudie: Exhibit A, 2010 
© Nurith Wagner-Strauss
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Festwochenprogramms gelten konnte. In fragwürdiger Wort-
wahl zeigt seine Aussage nur: Die Grenzen zwischen Innen 
und Außen, zwischen Bekanntem und Exotischem sind so 
leicht nicht mehr zu ziehen. Man möchte wiederum mit Ivan 
Nagel antworten: „Was unserem Land immer noch abgeht 
ist diese Art Phantasie – für freiere, abweichende, alternative 
Möglichkeiten des Denkens, Fühlens, Lebens.“ Stattdessen 
wird in der Presse ganz Wienerisch gejammert: „Einen klas-
sischen Text von vorn bis hinten spielt heute kaum mehr je-
mand. Ganz normalen Shakespeare, Schiller oder Goethe.“

Ein zerrissenes Festival

Tatsächlich ließen sich die seismographischen Verschie-
bungen im gesellschaftlichen und politischen Gefüge im 
letzten Festwochen-Jahrzehnt eher an den „kleinen“ Produk-
tionen ablesen, als an den von Publikum und Presse stets 
geliebten Großproduktionen. Das heißt nicht, dass diese 

künstlerisch zu vernachlässigen 
gewesen wären – einige der ganz 
Großen des internationalen The-
aters haben auch während Luc 
Bondys Intendanz ihre besten Ar-
beiten gezeigt: Peter Brook seinen 
Hamlet, Ariane Mnouchkine Les 
Ephémères und Les Naufragés 
du Fol Espoir, Simon McBurney 
A Disappearing Number oder 
Robert Lepage sein neunstündiges 

Epos Lipsynch. Der Belgier Guy Cassiers wiederum brachte 
seinen herausfordernden, multimedialen Proust-Zyklus nach 
Wien, während Luc Perceval mit seinem flämischen Onkel 
Wanja für die vielleicht berührendste Produktion der Bondy-
Jahre sorgte. Auch Kapazunder des deutschsprachigen The-
aters wie Frank Castorf oder Christoph Marthaler zeigten 
bei den Festwochen in schöner Regelmäßigkeit, wo ihr Ruf 
herrührt und machten nebenbei auch noch deutlich, was die 
Wiener Repertoirehäuser immer weniger zu leisten imstande 
sind. Christoph Marthalers Schutz vor der Zukunft über die 
NS-Euthanasiemorde am Spiegelgrund war ja auch deshalb 
ein solcher künstlerischer Triumph, weil das Volkstheater 

aber auch eine veritable Krise der Rezeption nach sich. Der 
große Theatermacher Ivan Nagel hatte schon Ende der sieb-
ziger Jahre die Voraussetzungen des von ihm ins Leben geru-
fenen internationalen Theaterfestivals benannt: „Das Theater 
der Welt spricht nur zu Menschen, die offen sind und neu-
gierig, das ihnen Fremde, das andersartige zu erfahren: die 
Gefühl und Phantasie aufbringen für Formen des Lebens und 
der Kunst, die den ihren entgegengesetzt sind.“1 Der österrei-
chische Kulturjournalismus versagt regelmäßig vor dieser An-
forderung. Dass es Produktionen gibt, die aus der spezifischen 
Umgebung ihrer Entstehung nicht in eine Stadt wie Wien zu 
transferieren sind, ohne dass etwas Zentrales verloren geht 
– Marie Zimmermann und Stefanie Carp haben es beide frei-
mütig bekannt. Und der Vorwurf, dass manch eingeladene 
Produktion eher von inhaltlichem als ästhetischem Interesse 
war, hat sicherlich auch seine Richtigkeit. Über die Schwie-
rigkeit, als Künstler_in auf internationale Koproduktionen 
angewiesen zu sein und die Produktionen dementsprechend 
gestalten zu müssen, hat wiederum der kongolesische Thea-
termacher Dieudonné Niangouna 
anlässlich des Gastspiels seines 
großartigen Stückes Le Socle des 
Vertiges offen, ehrlich und selbst-
kritisch Auskunft gegeben. All 
das tröstet jedoch nicht darüber 
hinweg, dass in der öffentlichen 
Rezeption zumeist kein Wille 
erkennbar war, das Angebot des 
Festivals anzunehmen und das 
eigene Handwerkszeug an den 
sicher oft befremdlichen Aufführungen zu überprüfen und 
zu schärfen. Wenn etwa Barbara Petsch 2011 in der Presse fast 
exemplarisch bemängelte: „Der fremde Blick trifft nicht selten 
nur den eigenen Nabel“, so beschrieb das eher das Unvermö-
gen der eigenen Zunft als die konkreten Festwochen-Auffüh-
rungen. Ganz allein war die Kritikerin in ihrem Unbehagen 
jedoch nicht. Als der Regisseur Alvis Hermanis anlässlich der 
Bestellung Frie Leysens zur Schauspieldirektorin ab 2014 das 
angebliche „Multikulti-Theater aus exotischen Ländern“ kri-
tisierte, traf er nicht nur den Nerv all jener, die gerne wieder 
mehr Vertrautes sehen möchten – er ignorierte auch, dass er 
mit seinen lettischen Produktionen einst auch als „Exot“ des 

Das Theater der Welt spricht 
nur zu Menschen, die offen sind 
und neugierig, das ihnen Fremde, 
das andersartige zu erfahren.

Ivan Nagel
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wenige Monate danach mit Johann Kresniks Spiegelgrund 
zeigte, wie man dieses Thema sicherlich nicht auf die Bühne 
bringen kann. 

Doch immer häufiger befand sich das theatrale Kraft-
zentrum der Festwochen nicht auf den großen Bühnen, son-
dern anderswo – vermutlich irgendwo zwischen brut und 
der für Avantgardeaufführungen schon legendären Halle 
G –, wobei mit vielen der gezeigten Produktionen nicht nur  
geographische sondern auch ästhetische Grenzen ausgetestet 
wurden. Vom Dokumentartheater bis zur Performance, vom 
Figurentheater über das Kinder- und Jugendtheater bis zum 
Zirkus waren unter Bondy, Zimmermann und Carp alle Spiel-
arten der Bühnenkunst vertreten. Wobei auch die Stadt selbst 
zur Bühne werden konnte. Bei der filigran-feinen Aufführung 
Het blauwe uur der Niederländerin Lotte van den Berg konn-
te man 2007 um vier Uhr nachts das Erwachen einer kleinen 
Straße in der Josefstadt miterleben, 2005 mit Fort Europa 
von Tom Lanoye und Johan Simons am mittlerweile längst 
abgerissenen Südbahnhof frieren. Schon der bereits erwähnte 
Ivan Nagel kennzeichnete sein „Theater der Nationen“ als 
zerrissenes Festival zwischen Aufführungen großer Staats-
theater, freier Gruppen und Ein-Mensch-Theater und schrieb: 
„Sie ergänzen sich nicht zu einem harmonischen Begriff des 
Welttheaters.“ Diese Tendenz hat sich im Rückblick eher noch 
verstärkt, wobei die Festwochen unter Bondy gar nicht mehr 
versuchten, einen harmonischen Begriff durch Aufführungen 
zu belegen. Stattdessen wurde in einer unglaublichen Explo-
sion der Anzahl gezeigter Produktionen eine Plattform für die 
Vielfalt und Unübersichtlichkeit des gegenwärtigen Theaters 
geschaffen. Dabei gab es immer wieder Versuche, diese durch 
thematische Schwerpunkte und Reihen zu bündeln, was sich 
jedoch als denkbar schwierig erwies. Die zusammen mit dem 
Tanzquartier organisierte Reihe Signed, sealed, delivered 
fand nur einmalig im Jahr 2011 statt, das forum festwochen 
ff wiederum wurde so oft neu ausgerichtet, dass es nie eine 
eigene Identität innerhalb des Festivals entfalten konnte. 

Die Festwochen und die freie Szene

Unter Bondy wurde also eine immer unübersichtlicher wer-
dende Anzahl internationaler Gruppen nach Wien geladen. 
Das Verhältnis zur freien Szene vor Ort blieb jedoch auch 
während seiner Intendanz angespannt. Schon 2001 schrieb 
Wolfgang Kralicek von der gestörten Beziehung der Wiener 
Szene zu den Festwochen: „Die Festwochen sind überzeugt 
davon, daß es am besten für die Szene ist, wenn man ihr 
einmal im Jahr zeigt, was auf der großen weiten Theaterwelt 
so alles gespielt wird. Die Szene wiederum glaubt, daß es für 
die Festwochen am besten ist, wenn sie der großen weiten 
Theaterwelt zeigen, was in Wien so alles gespielt wird.“2 Dass 
die Sicht der Festwochen meist gewinnt, das galt damals wie 
heute. Allerdings waren die Festwochen – anders etwa als die 
Salzburger Festspiele – auch nie ein Festival für das interna-
tionale Publikum oder ein Szenefestival für Insider, wie das 
Berliner Theatertreffen. Das Festwochen-Publikum besteht 
bis heute großteils aus Wienerinnen und Wienern, die hier für 
wenige Wochen das zu sehen bekommen, was in der Stadt das 
restliche Jahr über nicht stattfindet. Die Rolle der Festwochen 
sähe nun bestimmt anders aus, wäre der internationale Blick 
hierzulande auch sonst selbstverständlicher. Doch anders als 
etwa in London oder Paris gibt es in Wien bis heute kein 
großes Haus, das regelmäßig Gastspiele aus anderen Län-
dern zeigt. Eine Zeit lang präsentierte immerhin das Schau-
spielhaus Gruppen wie Dood Paard aus den Niederlanden 
oder tg STAN aus Belgien in Wien. Mittlerweile steht das brut 
eher alleine da, kann aber schon aus finanziellen Gründen 
nur kleinere Produktionen einladen. Die Festwochen ihrer-
seits haben in den letzten Jahren eher versucht, die Wiener 
Szene bei thematischen Schwerpunkten miteinzubeziehen. 
Hier muss vor allem die großartige Reihe Februar 1934 – Das 
Wörterbuch des Schweigens erwähnt werden, mit der Marie 
Zimmermann und Jochen Herdieckerhoff 2004 das Tabu des 
österreichischen Bürgerkriegs zu brechen versuchten. Doch 

Immer häufiger befand sich das theatrale Kraftzentrum der Festwochen  
nicht auf den großen Bühnen, sondern anderswo. 
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Fort Europa
von Tom Lanoye 
und Johan 
Simons, 2005 
© Ben van Duin
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von Wolfgang Schlag verantworteten Into the City-Veranstal-
tungen zur Stadt hin öffnete. Bei Konzerten, Ausstellungen, 
Diskussionen und Workshops wurden die Festwochen an die 
verschiedensten Orte Wiens gebracht und der Festivalgedanke 
fast exemplarisch erfüllt: Internationale Musikerinnen und 
Musiker starteten vor Ort einen Dialog, der auch all jene 
einbezog, die sonst vermutlich keinen Fuß in eine Festwo-
chenaufführung gesetzt hätten. Leider wurde dieses Projekt in 
der Öffentlichkeit viel zu wenig gewürdigt – womit wir wieder 
bei der Krise der Rezeption wären.

Rückblick? – Ausblick!

Im heurigen Programm, dem letzten von Bondy und Carp, 
sind die beschriebenen Linien des Festivals noch einmal gut 
ablesbar –, ab 2014 übernehmen dann Markus Hinterhäuser 
und Frie Leysen das Festwochen-Ruder. Vor allem die Inter-
nationalisierung wird die belgische Theatermacherin wohl 
noch weiter vorantreiben, wenn das von ihr heuer in Berlin 
verantwortete Festival foreign affairs ein Indiz für die Pläne 
ist. Interdisziplinär und dezidiert zeitgenössisch – der Ein-
bruch der Gegenwart, mit dem dieser Artikel begann, wird 
sicher anhalten. Wenn jetzt noch ein Festivalzentrum etabliert 
wird, in dem auch die bisher eher unbemerkt gebliebenen 
Gespräche und Diskussionen einen Ort finden, darf man ge-
spannt in die Festwochenzukunft blicken. ||

1 Ivan Nagel: Rede zur Eröffnung von „Theater der Nationen Hamburg 
1979“. In: Schriften zum Theater. Suhrkamp, 2011, S. 205–207

2 Wiener Festwochen 1951-2001, Residenz Verlag, 2001, S. 215

auch bei diesem „Festival im Festival“ überzeugten vor allem 
jene Aufführungen, die einen internationalen Blick auf ein 
nationales Phänomen wagten. Die estnische Theatermache-
rin Merle Karusoo und Jewgenij Grischkowez aus Russland 
etwa boten einen berührenden Zugang zu österreichischer 
Geschichte. Es waren also manchmal auch nationale Themen, 
die bei den Festwochen zu Entdeckungen einluden. Wie es 
ja auch nicht immer die Weltpolitik war, die ihren Zugang zu 
den Festwochen fand: Schlingensiefs Containeraktion Aus-
länder raus! aus dem Jahr 2000 war sicher die spannendste 
künstlerische Auseinandersetzung mit dem Zustand der ös-
terreichischen Gesellschaft nach der Bildung der Schwarz-
Blauen Koalition. Schade jedoch, dass diese Projekte nur 
vereinzelt stattfanden.

Mit Musik hinein in die Stadt

Auf der Ebene der Musik gelang die Verankerung in der Stadt 
besser. Das mag auf den ersten Blick überraschen, kennt die 
Kritik am Musikprogramm der Festwochen doch keine Gren-
zen. Hatte sich der große Hans Landesmann als Musikdi-
rektor bis 2004 noch vor allem um neue Musik bemüht und 
den Festwochen auf diesem Gebiet spannende Produktionen 
beschert – 2002 etwa die Video-Oper Three Tales von Steve 
Reich und Beryl Korot über die Hindenburg-Katastrophe, die 
Atombombentests auf dem Bikini-Atoll und das Klonen des 
Gen-Schafs Dolly, 2003 dann die szenische Umsetzung von 
Lachenmanns Oper Das Mädchen mit den Schwefelhölzern 
–, so waren die Erfolge unter seinem Nachfolger Stéphane 
Lissner mehr als dünn gesät. Großteils fehlte jeglicher Wil-
le nachzudenken, welchen Beitrag zu einem gegenwärtigen 
Musiktheater die Festwochen leisten können. Es hätte auch 
hier den Entdeckergeist des Schauspielprogramms benötigt, 
abseits der starren Form der großen Oper nach neuen Zugän-
gen zum musikalischen Theater zu suchen. Und doch wird 
bei aller Kritik am Musikprogramm eines gerne vergessen: 
Dass auch die Reihe Into the City zu diesem gehört. Schon 
mit der zeit_zone von Markus Hinterhäuser und Thomas 
Zierhofer-Kin hatten die Festwochen zwischen 2002 und 
2004 ein theatralisch-musikalisches Labor, das sich bei den 

Jürgen Bauer

ist Theaterwissenschafter und Autor aus Wien.
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2003 wird ein durchweichtes Paket in einem Keller gefun-
den: Der Briefwechsel zwischen Veza, Elias und Georg, Ca-
nettis jüngerem Bruder.4 Es zeigt uns ein Dreieck von Chaos, 
Liebe und Schmerz, gespiegelt in Veza Canettis Brillanz und 
Witz, bei dem Elias und Veza um den jungen, schönen und 
hochbegabten Arzt werben. Ein Meisterwerk der Brieflite-
ratur, das sich vor allem Veza verdankt, denn gut 80 Prozent 

der Briefe sind von ihr, selbst in ihren 
depressivsten Momenten voll überbor-
dender Fantasie und bizarrster Komik. 
Die wenigen Briefe von Elias dagegen 
sind konventionell und steif. 

Veza arbeitet ihm zu, zwingt ihn, ihr 
seine Texte zu diktieren, erledigt die Ver-
legerkorrespondenz – und zwar mit nur 
einer Hand, ihr linker Arm ist verkrüppelt, 
was sie zeit ihres Lebens verbirgt. Dass 
sie ein willenloses Opfer wäre, wird ih-
rem Intellekt nicht gerecht, auch nicht ih-
rem Selbstbewusstsein: „… eine Frau mit 
meinen Ressourcen und Möglichkeiten … 
muss Erfolg haben”. Aber den bekam sie 
nicht. 

Als 1956 ein Roman von ihr abge-
lehnt wird, stürzt sie dies in eine so tiefe 
Depression, dass sie viele ihrer Manu-

skripte vernichtet und nichts mehr schreibt. 1963 stirbt sie 
– wahrscheinlich durch Suizid. Nach Wien wollte sie nicht 
zurück, dort würden die Nazis „bald alle jüdische Pässe ha-
ben“.

1 Wir wünschten uns, dass eines Tages auch ihre zerstörten Manuskripte 
in einer Kopie in einem Keller gefunden würden. Es folgen weiter bei 
Hanser: Der Oger, ein Stück, 1991; Geduld bringt Rosen, Erzählungen, 
1991; Die Schildkröten, Roman, 1999; Der Fund, Erzählungen und Stücke, 
2001.
2 vgl. Briefwechsel s. FN 4.
3 In seinem Vorwort zu Die gelbe Straße.
4 2006 unter dem Titel Briefe an Georges von Karen Laurer und Kristian 
Wachinger herausgegeben.

Veza Canettis Geschichten, Romane und Stücke waren in 
den Jahren 1931 bis 1933 in der Arbeiter-Zeitung unter ei-
ner Reihe von Pseudonymen wie Veza Magd oder Veronika 
Knecht erschienen. Der reaktionäre Ständestaat machte 
1934 ihren Veröffentlichungen ein Ende. Erst 1990 erschien 
ihr Roman Die gelbe Straße.1

Unsentimental und sparsam in der Sprache, die gerade 
dadurch Farbe und Schärfe gewinnt, un-
erbittlich präzise und unbestechlich auf 
der Seite der Unterdrückten, das zeichnet 
Veza Canettis Schreiben aus, das sie po-
litisch verstand.

1924 lernen einander Venetiana 
Taubner-Calderon und Elias Canetti bei 
den spektakulären Vorträgen Karl Kraus‘ 
kennen. Nach zehn Jahren der faszi-
nierten, eifersüchtigen Leidenschaft, gilt 
Elias die um acht Jahre Ältere als „der 
wärmste und selbstloseste Freund“, 
„jetzt meine Mutter“2. Er heiratet sie in 
dieser Phase, um sie, die jugoslawische 
Staatsbürgerin, vor einer Abschiebung 
aus Österreich zu schützen. Veza weiß 
von seinen Frauenaffären, die sie oft 
selbst steuert. Ihn fördert sie in seinen 
schriftstellerischen Plänen. Er hätte sie 
zum Schreiben ermutigt, sie aber, um sein „großes Vorha-
ben nicht zu gefährden, behandelte ihr eigenes, als wäre es 
nichts“.3 Als er zu Erfolg kommt, verwendet er sich nicht für 
die Veröffentlichung ihrer Werke, in seiner Autobiographie 
erwähnt er ihre literarische Arbeit mit keinem Wort. Wer 
hat wen zum Schriftsteller gemacht? Ist nicht die Beeinflus-
sung durch die acht Jahre ältere, literarisch Hochgebildete 
wahrscheinlicher? 

1938 flieht das Ehepaar nach London. Finanzielle Not, 
Kampf um literarisches Arbeiten, Canettis Wahnsinnsanfälle, 
Liebesdramen und Unfähigkeit, kontinuierlich zu schreiben, 
hatten bereits ihr Leben in Wien gekennzeichnet, hier fügen 
sich noch schlechte Quartiere und Absagen der Verlage für 
Vezas Arbeiten hinzu. Sie ist depressiv und oft krank. 

zeitfenster

Veza Canetti
1897 bis 1963

Eva Geber

© Carl Hanser Verlag
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Alles begann damit, dass ich 2005 über Freunde zu einer 
Theatergruppe namens Drahtseilakt kam, wo ich mit der fo-
tografischen Dokumentation des Improtheaterspiels begann. 
Weitere fotografische Schritte unternahm ich bald darauf in 
der Off-Theaterszene in Graz, die bis heute meine fotogra-
fische Heimat geblieben ist. Um dem ganzen Tun ein Funda-
ment zu geben, absolvierte ich das Grazer Kolleg für Fotogra-
fie an der Ortweinschule und schloss im Jahr 2009 mit dem 
Meisterbrief ab. Seitdem arbeite ich als selbständiger Foto-
graf sowohl für das Kinder- und Jugendtheater TaO! als auch 
für regionale Theaterfestivals, Galerien, die Universität etc.  

Theaterfotografie bedeutet für mich die große Herausforde-
rung gleichzeitig das Licht, die Bewegung, die Spannung, 
aber auch den zutiefst sinnlichen Moment des Schauspiels 
im Bild festzuhalten. Die große Aufgabe als Fotograf ist es, 
die gesamte Energie der Darstellung so einzufangen, dass sie 
trotz statischer Bilddokumentation für die Nachwelt fühlbar 
erhalten bleibt. Als Fotograf versuche ich nahe am Gesche-
hen, nahe am Schauspiel, nahe an den Emotionen zu sein und 
durch das zurückhaltende Nicht-Eingreifen das Theaterstück 
in wenigen starken Bildern zusammenfassend wiederzuge-
ben. Es ist ein Spiel mit dem Moment der Spannung und dem 
Festhalten eben diesem bis hin zum Verwischen der Zeit 
durch Unschärfe. Dabei steht für mich der Ehrgeiz im Vor-
dergrund, bei ein und demselben Stück neue Perspektiven 
zu entdecken, vorausschauend bestmögliche Positionen zu 
beziehen und die ungeheure Möglichkeit unterschiedlicher 
Einstellungen von Raum, Zeit und Licht zu untersuchen. 

Mit jungen Menschen im Kinder- und Jugendtheater 
zu arbeiten, die noch das kindlich Naive und die Freude im 
Spontanen mit sich bringen, ist für mich als Fotograf immer 
wieder aufs Neue spannend. Demgegenüber steht die Arbeit 
mit erfahrenen Schauspieler_innen, deren Darstellungen kon-
kret sind und deren Beherrschung von Mimik im Schauspiel 
und Körperbeherrschung im Tanz für mich als Fotograf eine 
andere Herausforderung darstellt, als das noch unerfahrene 
„rohe“ Schauspiel der Jugendlichen. Beides hat seinen un-
verwechselbaren Reiz.

www.fotonestroy.com

bilderrahmen

Clemens Nestroy
geboren 1982 in Graz

© Clemens Nestroy:
Das Prinzip Struwwelpeter 
Mezzanin Theater, 2012
Regie: Hanspeter Horner
Tanz: Yukie Koji
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eröffnete das von der KPÖ finanzierte und von den aus Zü-
rich heimgekehrten Emigranten wie Wolfgang Heinz oder 
Karl Paryla geführte Neue Theater in der Scala in der Fa-
voritenstraße am 16.9.1948 mit Johann Nestroy und zeigte 
bis zu seiner Schließung im Jahr 1956 neben Klassikern und 
wenigen russischen Propagandastücken auch von den ameri-
kanischen Kulturoffizieren ab Ende der 1940er Jahre in unter 
amerikanischen Einfluss stehenden österreichischen Theatern 
verbotene US-Autor_innen. 

Die Amerikaner und das Kosmostheater

Im Kalten Krieg erhielt Theater für den ISB im Sinne der 
„Psychologischen Offensive“ eine neue Bedeutung. In einem 
ehemals arisierten Kino in der Siebensterngasse wurde am 
14.10.1950 das Kosmostheater eröffnet. Das Haus unterstand 

Die „Informationszentren“ der Alliierten

Nach der Befreiung Wiens durch die Rote Armee am 15.4.1945 
wurde der Theaterbetrieb – unterstützt durch den aus dem 
Moskauer Exil heimgekehrten Unterrichtsminister Ernst Fi-
scher und Kulturstadtrat Viktor Matejka, einem Überlebenden 
des KZ Dachau – bereits Ende April wieder aufgenommen. 
Zwei Monate später eröffnete das von der Österreichischen 
Hochschülerschaft initiierte Studio der Hochschulen/Studio 
in der Kolingasse, an dem die in den 30er-Jahren geborene 
Generation zwischen Juni 1945 und 1950 erste Erfahrungen 
sammeln konnte.1

Ab Ende 1950 boten auch zwei Besatzungsmächte 
neue Engagements, um ihren ideologischen Einfluss geltend 
zu machen. Für die Amerikaner und die Sowjets hatte das 
Theater unterschiedliche Bedeutung, die auch die gegensätz-
liche Auffassung beider Systeme widerspiegelte. Während 
Kunst und Kultur für die Sowjets ein wichtiger Bestandteil 
der Gesellschaft waren, hatten sie für die Amerikaner vor 
allem wirtschaftliche Bedeutung. So kümmerte sich Ernst 
Lothar, Theateragent der Kulturverwaltung des unmittelbar 
nach Kriegsende eingerichteten Information Service Branch 
(ISB) zunächst hauptsächlich um Lizenzierungsverfahren für 
amerikanische Theaterstücke, deren Aufführungen von der 
US-Armee genehmigt werden mussten. Dadurch ergab sich 
auch Einfluss auf den Spielplan der in den US-Zonen liegen-
den Theater, wobei manchmal sogar der Regisseur und die 
Hauptdarsteller_innen vorgeschrieben wurden.2

Die Sowjets hatten die Theaterzensur bereits 1945 an 
die Kulturabteilung der Stadt Wien abgegeben und mischten 
sich in die Belange der Theater offiziell nicht mehr ein.3 So 

„Niemals nur zuschauen“ – Der Aufbruch der jungen  
Wiener Theaterszene nach 1945

Die Besatzungsmächte  
als Akteure der Wiener 
Theaterszene
Andrea Huemer

Theaterzettel "Der Lechner Edi schaut ins Paradies", Porr-Haus 1954 
© Archiv Herbert Lederer (alias Herbert Andl)
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und Unsere kleine Stadt von Thornton Wilder u. a. Bruno 
Dallansky, Lona Dubois, Alexander Kerst, Ernst Meister, Wal-
ter Langer, Herbert Wochinz und Peter Weihs. 

Maria Urban erinnert sich an die Tournee des USIS 
Wandertheaters, das von 27.3. bis 7.7.1951 mit „zwei Stücken, 
Unsere kleine Stadt, da hat Lucie Neudecker die Emily ge-
spielt, und Das Lied der Taube, mit Rudi Melichar und Vera 
Friedberg“5, von John van Druten auf Tournee ging. Regieas-
sistent von Helene Thimig war Edwin Zbonek, die Bühnen-
bilder stammten von Otto Niedermoser. „Die Thimig hat uns 
einen Brief mit auf die Reise gegeben, was wir alles beachten 
sollen und wie man miteinander umgeht auf der Tournee.“6 
So hatte die junge Schauspielerin im Vertrag auch folgendes 
Statut zu unterzeichnen: „Die Tournee ist ein amerikanisches 
Unternehmen, die Teilnehmer haben darauf zu sehen, daß in 
jeder Hinsicht das Ansehen der Besatzungsmacht gewahrt 
bleibt.“7

Von Oktober 1951 bis Juni 1952 spielten Lucie Neude-
cker, Susi Peter, Luise Prasser, Brigitte Ratz, Bruno Dallansky, 
Walter Davy, Curd Jürgens oder Herbert Wochinz im Kos-

mostheater in ausgewählten Szenen von William Saroyans 
Einmal im Leben, William Audreys Leuchtfeuer und Meine 
Schwester Ellen von Jerome Chodorow und Joseph Fields. 
Im Ensemble des Wandertheaters, das im Juni und Juli 1952 
u. a. mit Meine Schwester Ellen gastierte, findet sich, ne-
ben Hilde Sochor, auch Veit Relin: „Der große Karl Paryla 
engagierte mich an die SCALA. Ein Theater von höchstem 
Niveau. Ich lernte auch Bert Brecht kennen, und spielte be-
reits als zweite Rolle den Gigl in Mädl aus der Vorstadt von 
Nestroy, … aber von der Direktion bis zum Portier waren sie 
alle Kommunisten … Ich mußte zum Beispiel am 1. Mai, dem 
Tag der Arbeit, in der ersten Reihe winkend mit marschieren 
… Das gefiel mir gar nicht, und eh ich mich versah, war ich 

offiziell der Kulturabteilung der amerikanischen Botschaft. 
Der als Kulturoffizier zurückgekehrte Emigrant Ernst Haeus-
sermann sollte durch Gratisvorstellungen von Theater-, Film-, 
Musik- und Radioprogrammen ein positives Bild der amerika-
nischen Kultur und des American Way of Life vermitteln. Die 
Stücke durften aber keine sozialkritischen Ansätze enthalten, 
weshalb etwa The Adding Machine von Elmer Rice, das bis 
1947 noch als eines der besten Beispiele für modernes US-
Theater in Österreich beworben wurde, oder Arthur Millers 
in New York als bestes Drama des Jahres ausgezeichnetes All 
My Sons unerwünscht waren.4 Damit blieben thematisch ne-
ben Komödien und Musicals nur Familien- und Beziehungs-
dramen übrig. 

Die Eröffnungsproduktion, Eugene O’Neills Jenseits des 
Horizont – inszeniert vom späteren Verwaltungsdirektor des 
Burgtheaters und der Josefstadt, Heinrich Kraus, unter dem 
Pseudonym Ernest Roberts – mit Lona Dubois, Toni Buko-
vics, Herbert Wochinz und Alexander Kerst floppte. Außer-
dem erregten die Gratisvorstellungen für die nach der Wäh-
rungsreform 1948 notleidenden Bühnen auch den Protest des 
Österreichischen Theaterdirektorenverbandes. 
Als Kompromiss wurden im Kosmostheater ab 
Jänner 1951 statt abendfüllenden Dramen nur 
mehr Einakter, Kurzopern oder inszenierte 
Leseaufführungen präsentiert, die sich auch 
ideal für Übertragungen durch den Sender 
Rot-Weiß-Rot eigneten und damit zur Ver-
größerung der Reichweite beitrugen. Nach 
Gründung des dem ISB unterstehenden USIS 
Wandertheaters absolvierte man in Kooperation mit dem Kos-
mostheater mit Theaterstücken sehr erfolgreiche Gastspiele 
in Kleinstädte der westlichen Besatzungszonen. 

Bis Juni 1952 lag die künstlerische Programmierung 
der deutschsprachigen Theaterproduktionen in den Händen 
der aus dem US-Exil zurückgekehrten Max Reinhardt-Witwe 
Helene Thimig. Als Leiterin des Reinhardt-Seminars engagier-
te sie viele junge Seminarist_innen, von denen fast alle auch 
im Studio der Hochschulen mitgewirkt hatten. 

Im Kosmostheater finden sich im Frühjahr 1951 neben 
Präsentationen der Tanzgruppe Rosalia Chladek – wie der 
Uraufführung von An American in Paris mit der Musik von 
George Gershwin – auf den Besetzungslisten von Einaktern 

Die Thimig hat uns einen Brief mit auf die Reise 
gegeben, was wir alles beachten sollen und wie man 
miteinander umgeht auf der Tournee.

Maria Urban
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war das Haus der Gewerkschaft der Lebensmittelarbeiter, die 
das von ihren Beiträgen gebaut haben. Natürlich sind sie im 
38er Jahr enteignet worden. Dann hat man einen günstigen 
Mieter gesucht, der recht viel Geld bezahlt, und die Firma 
Porr ist da hineingegangen. Und wie die Sowjets gekommen 
sind, haben die dort das Sowjetische Informationszentrum 
eingerichtet, mit einem wunderschönen Saal unten, wo man 
wunderbar Theater spielen konnte. Und oben war alles Mög-
liche, da waren Vortragsräume und eine große Bibliothek. Da 
war die Porr schon wieder draußen.“9

Das SIZ stand unter der Leitung von Major Smirnov 
und bot neben Arbeiter-Sinfoniekonzerten oder einer Wo-
che der Laienkunst auch österreichischen Künstler_innen die 
Möglichkeit, ihre Werke vorzustellen. 

1951 wurde eine Theater- und Kabarettgruppe einge-
richtet. Die Eröffnungsproduktion, Jura Soyfers Der Lechner 
Edi schaut ins Paradies am 10.3.1951 war das Regiedebut 
von Kurt Sobotka. Die Österreichische Zeitung vermerkte 
dazu: „Das den Raumverhältnissen angepasste stilisierte Büh-
nenbild entwarf Gerhard Hruby, die mitreißende Vertonung 
der Songs komponierte Gerhard Rühm.“ Rühm, Mitglied der 
legendären Künstlervereinigung Art Club und Mitbegründer 
der Wiener Gruppe hat diese Songs „ganz bewusst, ziemlich 
primitiv auf einfachste Begleitung und einfache Melodie kom-
poniert, weil das die Schauspieler nachsingen mussten und 
die meisten Schauspieler ja entsetzlich unmusikalisch sind. 
… Das ist so richtig im Viervierteltakt und im Dreivierteltakt. 
… Bei manchen Theaterstücken sind ja Lieder drinnen – ge-
reimte Zeilen wie das bei Brecht üblich ist – und da hatte ich 
freie Hand. … Ich habe es ja wegen des Verdienens gemacht. 
Viel gab es da nicht. Es gab relativ wenig, aber ich war froh, 
dass ich überhaupt das bekommen habe.“10

Natürlich wurden auch Agitationsstücke wie Geheim-
archiv strategischer Dienst und Begegnung an der Elbe von 
Tur/Scheinin oder Konstantin Simonovs Die russische Frage 
in der Regie von Kurt Sobotka gezeigt. Sobotka meint dazu 
heute: „Alle haben gesagt: Um Gottes Willen, das ist Agitprop. 
Dass der Fritz Muliar dort gespielt hat, der Theodor Grädler 
dort gespielt hat, dass die alle dort gespielt haben, das war 
ihnen wurscht. … Und dass man dort natürlich auch sehr 
rote Stücke gespielt hat, das war logisch. Aber wir haben sehr 
gutes Kabarett gemacht, das gar nichts mit Agitprop zu tun 

beim Amerikanischen Tourneetheater gelandet. Ich spielte 
als Partner von Helene Thimig die Hauptrolle in Die Strasse 
nach Cavarcere von Harald Zusanek.“8

Diese Produktion war das letzte Sprechstück der USIS-
Wanderbühne. Seit Herbst 1952 verantwortete Marcel Prawy 
die Aufführungen von Musikprogrammen, die ab 1953 mit 
Titeln wie So singt Amerika auf Tourneen und im Josefsaal 
im 8. Bezirk präsentiert wurden. 

Im Kosmostheater inszenierte Helene Thimig im März 
1953 noch eine Leseaufführung von Thornton Wilders Die 
Iden des März mit Fritz Kortner. Haeussermann wechselte 
als Direktor in die Josefstadt, unter seinem Nachfolger Hein-
rich Krauss wurde die Bühne zum Rundfunktheater, aus dem 
hauptsächlich Talenteshows und Kabarettsendungen über-
tragen wurden. Nach Abzug der Alliierten eröffnete die ur-
sprüngliche Besitzerin wieder das „Kosmos Kino“. 

Die Russen im Porr-Haus am Karlsplatz

Veit Relin war nicht der Einzige, der Erfahrungen mit beiden 
Weltanschauungen gesammelt hatte. Denn die im Kosmosthe-
ater engagierten Schauspieler_innen Walter Langer, Luise 
Prasser oder Auguste Welten und der Komponist Gerhard 
Rühm finden sich auch auf den Besetzungslisten einer neuen 
Spielstätte.

Das schlechte Image, das die Rote Armee in der Be-
völkerung hatte, veranlasste nunmehr auch die Sowjets zur 
Einrichtung von Sowjetischen Informationszentren (SIZ). 
Das erste wurde am 16.9.1950 im sogenannten Porr-Haus 
am Karlsplatz eröffnet. Herbert Lederer, der hier mit Maxim 
Gorkis Nachtasyl im Juni 1947 bei einem Gastspiel der Ös-
terreichisch-Sowjetischen Gesellschaft sein Regiedebut absol-
viert hatte, meint zum Namen des heute von der Technischen 
Universität genutzten Gebäudes: „Es gab kein Porr-Haus. Es 

Alle haben gesagt: Um Gottes Willen, 
das ist Agitprop.

Kurt Sobotka
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Kosmostheater: 
Jenseits des Horizonts, 

1950.  Auf dem Bild: 
Wochinz, Dubois, Kerst 

© Bildarchiv ÖNB
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Füssl. Herbert Lederer, der damals unter dem Namen Herbert 
Andl arbeitete, sah als erste Produktion Arthur Millers Alle 
meine Söhne: „Da ist dann einer ausgeschieden. Und da ha-
ben sie dann gesagt, wenn du schon da bist, dann kannst du 
das gleich spielen. Der Hermann Laforet hat da mitgespielt, 
der war im Volkstheater. Die Mutter hat gespielt die Auguste 
Welten, die zu der Zeit auch im Film gespielt hat, die Groß-
mutter im 10. Gebot. Die Margarete Lendi, das ist die erste 
Frau vom Relin.“12 

Am 5.12.1954 wurde Herbert Lederers Neuinterpretati-
on des ‚Lechner Edi‘, in der Kurt Sobotka diesmal die Titelrol-
le übernommen und Karl Heinz Füssl die Musik komponiert 
hatte, vorgestellt. Seine Inszenierung der drei Tschechov-Ein-
akter Der Bär, Jubiläum und Heiratsantrag am 30.1.1955 
war die vorletzte Premiere im Porr-Haus, wo am 9.4.1955 die 
letzte Theatervorstellung stattgefunden hat. 

Nach der Besatzung 

Der Abzug der Besatzungsmächte führte zur Schließung bei-
der ‚Informationseinrichtungen‘. Was die Alltagskultur betrifft, 
hatten die Amerikaner den Kampf um die Gunst der Men-
schen gewonnen. Die Bühnen konnten nach Wegfall ideolo-
gischer Filter nun auf alles zugreifen, was auch nur halbwegs 
künstlerischen Ansprüchen genügte. Ob die Autor_innen aus 
England, Frankreich, Russland oder den USA stammten, hatte 
keine Bedeutung mehr, auch wenn der Kalte Krieg nach wie 
vor die eine oder andere Präferenz nahelegte. 

Und der Bühnennachwuchs? – Herbert Lederer grün-
dete gemeinsam mit seiner Frau Erna Perger das Einmann-
theater Theater am Schwedenplatz. Veit Relin wurde ein viel-
beschäftigter Schauspieler und Regisseur, gründete 1960 das 
Ateliertheater am Naschmarkt und leitete bis zu seinem Tod 
im Jänner 2013 das Torturmtheater im deutschen Sommer-
hausen. Herbert Wochinz initiierte nach dem Scheitern der 
Avantgardebühne Theater am Fleischmarkt die Komödien-
spiele in Porcia und war lange Jahre Intendant des Stadtthe-
aters Klagenfurt. Walter Davy wurde zum viel beschäftigten 
Fernsehregisseur und als „Schremser“ in der TV-Serie Kottan 
zur Kultfigur. Edwin Zbonek war Viennale-Direktor und wie 
auch Peter Weihs Leiter des Theaters der Jugend. Gerhard 

hatte. Ich war damals der Leiter von dem Kabarett, das heißt, 
ich habe es dort aufgebaut, und da haben, vom Walter Langer 
angefangen bis zum Kurtel Mejstrik viele Leute mitgespielt. 
Und wir haben dort Geld verdient, wir haben Theater spielen 
können. Das war uns wichtig. … Natürlich gab es Zensur. Ich 
hatte einen Freund, der leider auch schon tot ist – Camillo 
Heger, der ist ein bekannter Widerstandskämpfer gewesen. 
Der war der österreichischer Leiter, der mich sehr in Schutz 
genommen hat, von dem habe ich viel gelernt und der hat 
sich immer dazwischen gestellt.“11

Die Kabarettgruppe Die Nussknacker brachte 1952 
die Programme Nach sieben mageren Jahren von Wesp, das 
von Sobotka verfasste Wir drehen uns im Kreis, Gegen den 
Wind gesprochen von Otto Müller oder Scherz ist Trumpf 
von Wesp. Als Darsteller_innen wirkten Fritz Grieb, Walter 
Langer, Kurt Mejstrik, Erna Perger, Otto Tausig oder Mario 
Turra mit, seine eigene Komposition interpretierte Karl Heinz 

Porr-Haus: Der Lechner Edi schaut ins Paradies, 1954. Auf dem Bild: Turra, Perger, 
Sobotka © Archiv Herbert Lederer
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Rühm, dessen Arbeit – im Grenzbereich von Musik, Spra-
che, Gestik und Visuellem – in Österreich behindert wurde, 
übersiedelte schließlich nach Deutschland. Alexander Kerst 
und Bruno Dallansky wirkten an großen deutschsprachigen 
Bühnen und spielten in unzähligen (Fernseh)filmen. Lona 
Dubois, Walter Langer oder Rudolf Melichar wurden En-
semblemitglieder des Burgtheaters, Ernst Meister oder Hilde 
Sochor waren Ensemblemitglieder des Volkstheaters. Hier 
wirkte auch Maria Urban, die sich noch heute gemeinsam 
mit Kurt Sobotka auf den Spielplänen des Theaters in der 
Josefstadt findet. ||

1 Vgl. Andrea Huemer, „Niemals nur zuschauen“ – Aufbruch in den 
Theaterstudios nach 1945, In gift 04/2012 und Der Aufbruch der jungen 
Wiener Theaterszene nach 1945: Wettbewerb, Konkurrenz, Establish-
ment, In gift 01/2013.
2 Vgl. Reinhold Wagnleitner, Coca-Colonisation und Kalter Krieg. Die 
Kulturmission der USA in Österreich nach dem Zweiten Weltkrieg, 
Wien 1991, S. 210.
3 Vgl. Michael Kraus, Kultura, Der Einfluss der sowjetischen Besatzung 
auf die österreichische Kultur 1945-1955, Diplomarbeit, Wien 2008, S. 
220.
4 Vgl. Reinhold Wagnleitner, a.a.O., S. 218.
5 Maria Urban im Gespräch mit Andrea Huemer am 1.3.2011.
6 Ebd.
7 Privatarchiv Maria Urban.
8 Veit Relin: Österreicher von Geburt – Franke aus Liebe. Ein Selbstpor-
trait für eine knappe Stunde. Würzburger Radio-Abend im Mainfränk- 
ischen Museum. Aufzeichnung am 21.10.1994, gesendet am 30.10.1994, 
22.05-23.00 Uhr in Bayern 2. In: www.torturmtheater.de/veitrelin/oester-
reicher.htm, 27.9.2012 
9 Herbert Lederer im Gespräch mit Andrea Huemer am 19.11.2010.
10 Gerhard Rühm im Gespräch mit Andrea Huemer am 19.1.2011.
11 Kurt Sobotka im Gespräch mit Andrea Huemer am 4.12.2010.
12 Herbert Lederer, a.a.O.

Andrea Huemer 

ist Kulturwissenschafterin, Lektorin und Übersetzerin. Sie war Mit-
glied der Jury Privattheater der Stadt Wien, des Bühnenbeirates des 
Bundes sowie der IG-Netz Kommission.
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Malerei und Architektur – zwei Welten 
standen einander gegenüber, als der 
große Peter Zadek Shakespeares Werk 
Ende der achtziger Jahre am Burgthe-
ater inszenierte. Wilfried Minks schuf 
für das fiktive Venedig eine gläserne 
Hochhaus-Fassade mit Fahrstuhltür im 
Hintergrund der leer geräumten Bühne. 
Für die Liebeshandlung jedoch bemalte 
Johannes Grützke bunte Leinwände, die 
immer dann herunterfuhren, wenn die 
Handlung nach Belmont sprang. Doch 
Wall-Street-Atmosphäre und Märchen-
landschaft fanden nicht zueinander. 
Auch in Zadeks bahnbrechender Insze-
nierung blieb der Kaufmann ein zerris-
senes Stück. 

Ivan Nagel widmete sich diesen 
Rissen, Brüchen und unvereinbaren 
Welten in Shakespeares Stück in seinem 
letzten Buch und entdeckte dabei etwas 
Unvorstellbares, im Werk des Dichters 
fast Skandalöses: Zwei Stücke in Einem, 
gespielt aber von den gleichen Personen, 
mit der gleichen Handlung. Hier die ro-
mantische Komödie über den idealisier-
ten Kaufmann Antonio, der sich vom 
hasserfüllten Monstrum Shylock dreitau-
send Dukaten leiht und ein Pfund seines 
Fleisches verpfändet, um dem Freund 
Bassanio die Brautwerbung zu ermögli-
chen. Dort das schwierige Problemstück 

über den erniedrigten Ghettojuden, den 
heimlichen „Sodomiten“ Antonio und um 
jenes Glückskind Bassanio, das seine 
Hochzeitsnacht lieber im Bett Antonios 
verbringt anstatt bei seiner Angetrauten. 
Und all das in nur einem Stück, erzählt 
zwischen zwei Buchdeckeln, aufgeführt 
auf einer Bühne, zur gleichen Zeit. In 
seiner fundamentalen Deutung macht 
Nagel klar: Das geht nicht zusammen, 
das konnte der Elisabethaner seinen 
Zuschauer_innen nicht zumuten. Nicht 
einmal auf seiner Bühne dürfen die von 
ihm geschaffenen Geschöpfe das sein, 
was sie sind. Autonomie und Gnade heißt 
ein Buch Nagels über Mozart, doch Au-
tonomie kann den Figuren im Kaufmann 
nicht zugestanden werden. Stattdessen: 
Überall Anspielungen, Mehrdeutiges, 
verschlüsselte Hinweise. Shakespeare 
vertraute wohl auf ein doppeltes Pu-
blikum, für das er sein doppeltes Stück 
schrieb: Wer hören will, wird hören; wer 
sehen will, wird sehen. Mit Nagels Au-
gen aber sehen wir Shakespeares Stück 
nun als doppeltes, als Kippbild.

Dabei müssen Shakespeares dop-
pelte Figuren ohnehin schon in dop-
pelten Welten agieren. Die Spaltung in 
intrigantes Venedig und idyllisches Bel-
mont durchzieht das ganze Stück. Zahl-
reiche Theatermacher_innen haben mit 

Noch bis kurz vor seinem Tod hat Ivan Nagel an seinem letzten Werk gearbeitet, in dem er Shakespeares 
vielleicht schwierigstes Stück neu las: Der Kaufmann von Venedig. Es ist nichts weniger als ein funda-
mentales Buch, das nun posthum veröffentlicht wurde.

Shakespeares Kippbild
Jürgen Bauer
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Kaufmanns an seinen Geliebten. Nagel 
hat sein Buch dem großen Schauspieler 
und Regisseur Fritz Kortner – jüdischer 
Emigrant wie er – gewidmet. Bei ihm 
hatte er in den sechziger Jahren die 
Kraft der Sprache entdeckt und erfahren, 
wie „Worte zu leben, vor Ausdruck und 
Bedeutung zu wachsen begannen.“ Und 
so gräbt er tief im alten Text. Vor dem 
Hintergrund von Ivan Nagels eigener 
Lebensgeschichte verwundert es nicht, 
dass er dabei ein Stück voller Außensei-
ter zu Tage förderte. 

Der 1931 geborene Journalist und 
Theatermensch wusste nämlich ganz 
genau, worüber er schrieb: „Im von den 
Nazis besetzten Budapest hatte ich als 
Jude nicht sein dürfen, der ich war. Als 
Kapitalistenkind durfte ich im sozialis-
tischen Ungarn nicht sein, der ich war. 
Und nun kam meine Mutter und ak-
zeptierte mich auch nicht als der, der 
ich war: ein Homosexueller.“ So hat er 
es selbst noch kurz vor seinem Tod in 
einem langen Radiogespräch erzählt. 
Den Hass auf alles „Andere“ musste 
Nagel am eigenen Leib erfahren, in den 
fünfziger Jahren wäre er beinahe als 
„unerwünschter Asylant“ aus Deutsch-
land abgeschoben worden. Kein Wun-
der, dass ihn der Kaufmann von Venedig 
besonders interessierte. Günther Rühle 

diesen zwei so unterschiedlichen Welten 
gekämpft. Barrie Kosky strich letztes 
Jahr in seiner wegweisenden Frank-
furter Inszenierung das Liebesgetändel 
in Belmont gleich gänzlich und kon-
zentrierte sich einzig und allein auf die 
Auseinandersetzung zwischen Shylock 
und Antonio und die tiefen Wurzeln des 
Antisemitismus in der christlichen Ge-
sellschaft. Ein Ansatz, der sein Vorbild 
in der Arbeit George Taboris fand, der 
für seine Münchner Kaufmann-Variation 
aus dem Jahr 1978 unter dem Titel Ich 
wollte meine Tochter läge tot zu meinen 
Füßen und hätte die Juwelen in den Oh-
ren ebenfalls alle Komödienszenen um 
Portia wegließ und stattdessen ganz auf 
Shylock fokussierte, der von allen Dar-
steller_innen verkörpert wurde.

Doch neben dem Juden Shylock 
rückt in Nagels Deutung ein anderer Au-
ßenseiter in den Mittelpunkt: Antonio, 
der eigentliche Titelheld des Dramas, 
der Kaufmann von Venedig. Auch er 
eine Figur, die nicht sein darf, was sie 
eigentlich ist; die in der Welt des aufkom-
menden Bürgertums eine Maske tragen 
muss, die ihr eigentliches Ich verdeckt. 
Antonios Gefühle für Bassanio dürfen 
im Stück keine Stimme finden, und so 
liest Nagel stattdessen Shakespeares So-
nette als eigentliche Liebesgedichte des 

schrieb in seinem Nachruf, schon 
Nagels frühe Rezensionen seien fern 
vom gehetzten Deutsch der Tageskri-
tik gewesen, hätten sich durch eine 
Aura des Durchdenkens und Formulie-
rens ausgezeichnet. Diese Aura prägt 
auch sein letztes, leider unvollendet 
gebliebenes Buch. Es fordert viel von 
seinen Leserinnen und Lesern, wie 
der Autor selbst zugibt. Aber Nagel 
war eben nicht nur ein genauer und 
fordernder Schreiber, er war vor allem 
ein Autor, der Begeisterung und Freu-
de am Nachdenken wecken konnte. So 
ist zu hoffen, dass dieses Buch die von 
Nagel gewünschte Leserschaft findet, 
die hier nicht nur ein Werk der Weltli-
teratur neu entdecken, sondern auch 
dem Kampf um die eigene Identität 
wie einem Krimi folgen kann. ||

Ivan Nagel:
Shakespeares Doppelspiel:
‚Der Kaufmann von Venedig‘ neu gelesen
Berlin: Insel Verlag 2012
ISBN: 978-3-458-17507-0 

Jürgen Bauer

ist Theaterwissenschafter und Autor aus 
Wien.
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Prekarität, weiblich

„Die Prekarität ist von Natur aus weiblich“, so die Sozialwis-
senschafterin und Feministin Frigga Haug. Frauen seien heute 
„mehrfach freigesetzt“. „Sie sind den Familienernährer los, der 
sie ans Haus band“, bildeten den unteren Teil der „working 
poor“ in den Weltproduktionsstätten und stellten das Gros 
der Teilzeitarbeitenden und Minijobs in den industrialisierten 
Ländern (Haug 2008a). Wirklich frei macht das wohl kaum. 
Und betroffen sind zunehmend auch Männer, deren Erwerbs-
biographien sich den bisher üblichen Frauenbio-graphien an- 
und damit zunehmend auch einem Stückwerk gleichen. Wer 
heute gewinnen wolle, so Haug, müsse um die 30, flexibel, 
schön, kompetent und ohne Verantwortung für andere sein. 
Und sich folglich von der Haltung des „für-Andere-dasein“ 
abkehren. Genau diesen Tätigkeit des Sorgens, sei es für an-
dere Menschen oder für gemeinschaftliche Projekte, wird 
in einem patriarchalen, dualistischen Weltbild wenig Wert 

Arbeit schützt vor Armut #nicht

Umso mehr erstaunt die Hartnäckigkeit, mit der politisch Ver-
antwortliche weiter darauf bestehen, dass Arbeit der beste 
Schutz vor Armut sei. Dabei belegen zahlreiche sozialwis-
senschaftliche Studien und natürlich auch die alltäglichen 
Erfahrungen zigtausender Menschen auf eindrückliche Weise 
die schwindende soziale Integrationskraft von Erwerbsarbeit. 
„Schlechte” Jobs sind längst nicht mehr nur eine Überbrü-
ckungssache, viele bleiben über Jahre in prekären Arbeitsver-
hältnissen und vielen bleibt nichts anderes übrig. 

Auch Menschen mit guter Ausbildung finden sich in 
prekären Jobs, etwa im Journalismus, in der Wissenschaft oder 
im Kunst- und Kulturbereich. Trotzdem fokussiert die Mehr-
zahl arbeitspolitischer Maßnahmen auf die (scheinbaren) 
Mängel und das Versagen der betroffenen Individuen und es 
wird viel zu wenig in Analyse und Veränderung struktureller 
Rahmenbedingungen investiert.

„Alle/s Sozialschmarotzer_innen!?“
Prekäre Verhältnisse und die Kunst des Quiltens

Michaela Moser

Abhängig von Betroffenheit und politischer Einstellung wird der oft mit dem Schlagwort „Prekarisierung“ versehene 
Niedergang so genannter Normalarbeitsverhältnisse in den letzten Jahren emotionslos prognostiziert, wütend aufge-
deckt oder – mit Blick auf die Zunahme derartiger Arbeitsverhältnisse – besorgt angeklagt. Verschwiegen bleibt dabei 
nicht selten, dass das sogenannte „Normale“ für einen Großteil der Menschheit, darunter Millionen von Menschen in 
den sogenannten Entwicklungsländern, aber auch die allermeisten Frauen in den Industrienationen, ohnehin noch nie 
„normal“ war.

Mit Bezug auf den Schwerpunkt der letzten gift „Prekäre Arbeitsweisen“ und als Programmteil der Tagung Prekäre Ehre, 
die die IG Freie Theaterarbeit am 21. März gemeinsam mit dem KosmosTheater Wien organisiert hat, drucken wir im 
Folgenden einen Beitrag von Michaela Moser ab, die auf der Tagung einen Vortrag zum Thema Applaus füllt nicht den 
Magen. Zum Zusammenhang von Arbeit, Anerkennung, Einkommen und Lebensqualität hielt. Wir bleiben am Thema und 
werden in der kommenden Ausgabe über die Ergebnisse der Tagung berichten.
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Geld ohne Leistung – Leistung ohne Geld

Außer Kraft gesetzt muss auch die verbreitete Annahme wer-
den, Geld gebe es nur für Leistung und Leistung nur für Geld. 
Sowohl exorbitante Finanzmarktgewinne und Boni von In-
vestmentbankern, als auch die großzügigen Unterstützungs-
zahlungen an so genannte „notleidende Banken“ bezeugen, 
dass auch ohne Leistung viel Geld herangeschafft werden 
kann.

Auf der anderen Seite bringen Tag für Tag weltweit 
Millionen von prekarisierten Frauen und Männer, seien es 
Haushaltshilfen, Sexarbeiter_innen, Krankenschwestern, Nä-
her_innen, Gärtner_innen oder kleine Landwirt_innen, für 
wenig Geld enorme Leistungen. Belege dafür, dass Menschen 
auch ohne jeglichen finanziellen Anreiz Leistungen erbringen, 
liefern auch die Millionen Hausfrauen und – noch wenigen 
– Hausmänner und die zahllosen engagierten Freiwilligen in 
sozialen Organisationen und Bewegungen. Speziell in den 
Blick zu nehmen sind in dem Zusammenhang auch Fragen 
der Anerkennung und deren monetärer Bewertung. Denn so 
wenig symbolische Anerkennung materielle Zuwendungen 
und Entlohnung auch ersetzen kann – Stichwort: „Applaus 
füllt nicht den Magen“ –, so wenig darf das eine mit dem an-
deren einfach gleich gesetzt werden. Vielmehr geht es, wie die 
us-amerikanische Sozialwissenschafterin Nancy Fraser immer 
wieder deutlich gemacht hat, um Gerechtigkeit in sowohl 
Fragen sozio-ökonomischer Verteilung als auch im Bezug auf 
(gesellschaftliche) Anerkennung.

Crazy Quilts 

Dass Arbeit neu gedacht und – gemeinsam mit Einkommen – 
auch neu verteilt werden muss, fordern Feministinnen schon 
seit Jahrzehnten. 

Frigga Haug hat in diesem Zusammenhang die „Vier-
in-einem-Perspektive“ entwickelt, der es um eine gerechte 

zugeschrieben, sie werden noch immer für selbstverständlich 
genommen, kaum honoriert, und jenen zugeteilt, die auch als 
Geschlecht jahrhundertelang als weniger wertvoll galten. 

Alle/s Sozialschmarotzer_innen!?

Um nachhaltige Veränderungen herbei zu führen, braucht es 
also einen radikalen Perspektivenwechsel und kluge Mehr-
fachstrategien. Sozio-ökonomische Veränderungsstrategien 
müssen mit dem Bestreben kombiniert werden, auch die sym-
bolische Ordnung der Welt, also all jenes, das unser Tun und 
Denken u. a. in Form von Werten, Symbolen und Sprache 
bestimmt, gehörig auf den Kopf zu stellen. 

Dabei muss der Mythos vom Zusammenhang zwischen 
Leistung und Geld dekonstruiert und der Blick auf die eigene 
Bedürftigkeit gelenkt werden. „Prekärsein“ muss, wie u.a. von 
der feministischen Theoretikerin Judith Butler vorgeschlagen, 
als existenzielles Lebensphänomen verstanden (vgl. Lorey 
2012) und damit unsere soziale Abhängigkeit voneinander 
akzeptiert werden. Auf gewisse Weise bedeutet das, dass wir 
alle Sozialschmarotzer_innen sind. Freilich nicht in dem Sinn, 
dass wir mit eisigem Kalkül faul auf Kosten anderer leben wür-
den, wie es den Bezieher_innen von Sozialleistungen durch 
genau diese Bezeichnung oft unterstellt wird. Vielmehr geht 
es darum, zu erkennen, dass wir alle „subventionierte Leben“ 
führen, wie die us-amerikanische Juristin Martha Fineman es 
ausdrückt (Fineman 2004). Von der Geburt bis zum Sterben 
und auch in den vielen Lebensphasen dazwischen sind wir 
als Menschen auf die Hilfe und Unterstützung von und auf 
Beziehungen zu und Anerkennung durch andere Menschen, 
einzelne Frauen und Männer und Kollektive, angewiesen. 

Es gilt daher, menschliche Abhängigkeiten nicht länger 
als Verstrickungen sondern als positiv zu gestaltende Bezie-
hungen und Situationen zu verstehen. Und auf dieser Basis 
Arbeits-, Einkommens- und Anerkennungsverhältnisse völlig 
neu zu denken und zu regeln.

Der Mythos vom Zusammenhang zwischen Leistung und Geld muss 
dekonstruiert und der Blick auf die eigene Bedürftigkeit gelenkt werden.
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Verteilung von Erwerbsarbeit, Familienarbeit (gemeint ist 
damit die Arbeit an sich und an anderen Menschen), Ge-
meinwesenarbeit (Gesellschaft gestalten) und eigener Ent-
wicklungschancen geht (Haug 2008b). Politische Anliegen 
und Projekte sollten, so Haug, nicht länger nach Bereichen 
getrennt, sondern gemeinsam und gebündelt verfolgt werden. 
Dabei sei insbesondere Geschichte und heutige Gestaltung 
der Arbeitsteilung zu beachten. Auch ein Grundeinkommen 
könne unter entsprechenden Voraussetzungen zur Verwirk-
lichung dieser „Utopie von Frauen, die eine Utopie für alle 
ist“ beitragen. Haugs Modell gleicht dabei dem Konzept der 
Ökonomin Adelheid Biesecker, der es ebenfalls um neue 
Möglichkeiten und Formen der Gesellschaftsgestaltung geht 
(Biesecker 2001). Jeder und jede solle künftig an allen Ar-
beits- und Einkommensformen teilhaben, wobei Raum für 
flexible Gestaltung bleibe. Die Aufteilung in beispielsweise 
vier Stunden Erwerbsarbeit, vier Stunden Familienarbeit, 
vier Stunden Gesellschaftsgestaltung und vier Stunden für 
die persönliche Entwicklung wollen weder Haug noch Bie-
secker dogmatisch verstanden wissen. Die politische Kunst, 
so Haug, liege in der Verknüpfung der vier Bereiche. Keiner 
sollte ohne die anderen verfolgt werden.

Die so entstehenden Patchwork-Realitäten würden und 
müssten sich allerdings für jene, für die sie jetzt schon Norma-
lität sind, stark qualitativ unterscheiden. Auch heute schon 
gleichen Leben und alltäglich zu erledigende Arbeiten vieler 
Frauen oft einem Flickwerk, das die italienische Soziologin 
Laura Balbo in den 80er Jahren als „Crazy Quilts“ bezeichnet 
hat (Balbo 1984). Ohne entsprechende Rahmenbedingungen, 
zu denen neben Grundeinkommen, persönlichen Entwick-
lungs- und politischen Gestaltungsmöglichkeiten auch ein 
stark umverteilendes Steuersystem und ein hohes Maß an 
qualitätvoller sozialer Infrastruktur gehören, bringen diese 
Crazy Quilts unweigerlich die Gefahr bzw. Realität eines Le-
bens in Armut mit sich. 

Deshalb gilt es für einen völlig anderen Rahmen zu sor-
gen, Erfahrungen der Prekarisierung zum Ausgangspunkt für 
widerständige politische Kämpfe zu machen und die Krise 
des Kollektiven als Chance für die Entwicklung eines neuen 
Gemeinsamen zu nutzen (vgl. Lorey 2012).

Die Kunst des „Quiltens“ im Sinne des guten Lebens al-
ler einzusetzen, würde dann bedeuten, die in jahrzehntelanger 
Praxis erworbene Fähigkeit, aus Versatzstücken ein Ganzes 
herzustellen, auf eine Weise weiter zu nutzen, die nicht nur 
dem eigenen guten Leben, sondern dem aller Menschen und 
der Gesellschaft als Ganzes dient. ||
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Sie möchten gerne in einem „richtigen Staat“ leben, doch 
noch fühlen sie sich, wenn nicht staaten-, so doch ziemlich 
statuslos. Im Kosovo. Während der Premiere des Stücks, das 
die Truppe des Nationaltheaters im Auftrag der Regierung ge-
schrieben und geprobt hat, wendet sich der Schauspieler Dilo, 
mal wieder sturzbetrunken, an die im Publikum anwesenden 
Politiker, EU-, NATO-und UN-Funktionäre und vor allem an 
seinen Premierminister: „Was für einen Schrottstaat schaffen 
wir hier eigentlich? Wie kann es sein, dass ein Abgeordneter 
zehn oder zwanzig Mal mehr verdient als ich, obwohl ich 
seit dreißig Jahren Schauspieler bin?“ Zwar ist die Szene frei 
erfunden, zwar ist es reine Satire, wenn in Jeton Nezirajs 
Stück Einer flog über das Kosovo-Theater die (seit Monaten 

(Sturz-) Flug über den Kosovo
Wo Künstler_innen und Politiker_innen noch so richtig im Clinch liegen, 
und wo das Theater mit harten Bandagen um seine Freiheit kämpft. 

Thomas Hahn

unbezahlte) Truppe des Nationaltheaters plötzlich ein Stück 
kreiert, das am Tag der Unabhängigkeitserklärung des Kosovo 
feierlich aufgeführt werden und mit einer Rede des Premier-
ministers enden soll. Und zwar genau mit der Rede, die der 
Regierungschef am Vormittag im Parlament gehalten hat. Das 
Wort vom „Schrottstaat“ gehört natürlich nur ins Stück und 
nicht in die Wirklichkeit. Oder doch? Neziraj warnt vorab, es 
handele sich um eine „patriotische Komödie“, beruhend auf 
wahren Begebenheiten, und „manche mögen sie für ein anti-
nationales Drama halten“. Für alles in Nezirajs Satire finden 
sich Entsprechungen in der gesellschaftlichen Wirklichkeit 
des Kosovo. „Der US-Botschafter kommt auch? Dann ist es 
wirklich kein Spiel“, erschaudert der Regisseur, als ein Abge-
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verstimmen? Das Ergebnis: Niemand kennt die Hymne. Ihre 
offizielle Flagge kennen sie zwar, doch weht sie nur vor Re-
gierungsgebäuden. Sechs gelbe Sterne und die Umrisse des 
Landes, auf hellblauem Grund. Albaniens rote Flagge mit dem 
schwarzen Adler und das Sternenbanner der USA beherr-
schen das Stadtbild. Amerikas Sterne leuchten heller. „Wir 
hätten von Europa gute Modelle für Staats- und Rechtswesen, 
Wirtschaft und Kultur gebraucht“, seufzt Muhaxhiri. Die wah-
ren Helden des Kosovo heißen Bill Clinton und Madeleine 
Albright. Sie brachten ihnen die Unabhängigkeit. Clinton 
haben sie sogar ein Denkmal gebaut, weit entfernt von dem 
Regierungsgebäude, dafür aber in der Nähe der Garage, die 
Nezirajs freier Kompanie Qendra Multimedia als Probenraum 
dient. 

Satire als Waffe

Wie sollte man es schaffen, in diesem kleinen, im Entstehen 
begriffenen Land unpolitische Kunst zu machen? Wenn schon 
die Politik versucht, die Künstler_innen direkt unter Druck zu 
setzen? Die Produktion von Qendra Multimedia stellt diese 
Frage ganz offen. Und Neziraj begann damit schon vor der 
Premiere. Er entzündete eine Debatte in Medien und sozi-
alen Netzwerken, die sich bald als der eigentliche Grund der 
Inszenierung herausstellte. In einer Pressemeldung erklärte 
er, mit der Regierung zusammenzuarbeiten und alles zu tun, 
damit der Inhalt des Stücks den Sichtweisen der Politiker_in-
nen entspreche. „Nur eine Zeitung begriff, dass es Satire war. 
Alle anderen druckten. Dann erhielt ich viele Anrufe und 
musste das Spiel weiterspielen. Sie wollten wissen, wer der 
Kommission angehört und wie ich plötzlich mit der Regierung 
zusammen arbeiten kann, wo ich ihr doch sonst so kritisch 
gegenüberstehe. Ich antwortete, es gehe hier um das Interesse 
der Nation. Es entstand eine Diskussion über das Verhältnis 
zwischen Kunst und Politik. Einige beschuldigten mich, mei-
ne Seele zu verkaufen, andere unterstützten meine vermeint-
liche Position.“ Die Regierung versuchte, die Aufführung zu 
unterbinden. Aber Neziraj hat starke Verbündete, denn seine 
Kompanie wird von der EU und Stiftungen aus der Schweiz 
und Schweden finanziert. Er rief die Botschafter Westeuropas 
und die Europäische Kommission an. Die Regierung machte 

sandter der Regierung ihm aufzählt, wer am Abend im Saal 
sitzen wird. Es ist derselbe Staatssekretär, der vorher davor 
warnte, auf der Bühne zu rauchen: „Wir müssen zeigen, dass 
wir Verwaltungsrichtlinien für öffentliche Gebäude korrekt 
durchsetzen können. Stellt euch vor, in den Niederlanden 
wird in einer staatlichen Institution geraucht. Da tritt sofort 
der Premierminister zurück!“ Einen Salutschuss wollen sie 
abfeuern? Dann aber mit einem NATO-Gewehr, nicht etwa 
mit einem russischen! Die junge Republik will schließlich den 
westlichen Allianzen beitreten.

Flagge + Hymne = Staat?

Welche Frage auch immer im Kosovo aufgeworfen wird, sie 
steht im Zeichen der zwei Schlüsselfragen für die junge Re-
publik, die seit 2008 unabhängig ist und im September 2012 
offiziell die volle Souveränität erlangte. Es sind die Debatten 
um das nach wie vor angespannte Verhältnis zu Serbien und 
die Beziehungen zur EU. Hier die Trennung und ihre Wun-
den, dort die Hoffnung auf Annäherung und so manche Ent-
täuschung. So sind sie von dem Gefühl, ein „richtiger Staat“ 
zu sein noch weit entfernt. Der Soziologe Artan Muhaxhiri 
beklagt, die EU-Länder nähmen den jungen Staat nur durch 
das Prisma ihrer eigenen Probleme wahr. „Dass Spanien oder 
Rumänien uns nicht anerkennen, liegt an ihrer Angst vor den 
Autonomiebestrebungen eigener Minderheiten.“ Und ohne 
Einstimmigkeit gibt es keine Visumfreiheit. „Wir haben keinen 
vollwertigen Status und sind nur Werkzeug anderer Mächte. 
Wir sind angeblich ein Staat, in Wahrheit aber nicht ganz. 
Und gerade deshalb können wir es uns nicht leisten, die EU 
zu kritisieren.“ Zumindest nicht offiziell. 

Am Schluss von Einer flog über das Kosovo-Theater 
fallen blaue und gelbe Luftballons von der Decke und wer-
den hinaus gekehrt. Dann vertanzen sie ihre Hymne, von der 
selbst die Regisseurin des Stücks, Blerta Neziraj, sagt: „Hätte 
man mir vor dieser Arbeit drei Musikstücke vorgespielt, von 
denen eins unsere Hymne ist, so hätte ich sie nicht erkannt.“ 
Singen können sie die Hymne erst recht nicht, denn sie hat 
keinen Text. Die EU entschied, es sei besser so, denn in wel-
cher der sechs Sprachen der verschiedenen Volksgruppen 
im Land hätte man texten sollen, ohne die fünf anderen zu 

Wie sollte man es schaffen, in diesem kleinen, im Entstehen begriffenen 
Land unpolitische Kunst zu machen? 
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umgehen echte, öffentliche Debatten, aber auch die meisten 
Theaterleute.“ Wie immer nach einem Krieg wollen die Men-
schen vor allem Komödien sehen. „Ich schrieb ein Stück über 
Jugendliche, die von einem Sniper beschossen werden. Der 
Vorfall wird aus verschiedensten Perspektiven geschildert. Wir 
hatten etwa 20 Aufführungen und das Stück war allgemein 
ein Gesprächsthema, aber es gab kaum Artikel in der Presse 
und wenn, dann nur beschreibend.“ Im ganzen Land gibt es 
nur sieben Theater, drei davon in Pristina. Auch die Spra-
che ist ein Problem: „Es gibt wenig Stücke, die in Albanisch 
entstehen. Daher müssen Regisseur_innen sich der Klassiker 
bedienen, um etwas über die heutige Zeit auszudrücken.“ 
Das war auch ein gutes Rezept, solange die Zensur herrschte. 
„Als Student inszenierte ich den Mittsommernachtstraum. 
Auf seinem Plakat sah man einen Esel mit grüner Brille. Das 
bezog sich auf ein altes albanisches Märchen. Ein Esel weigert 
sich, das trockene Heu zu essen. Da setzt ihm sein Besitzer 
eine grüne Brille auf. Der Esel denkt es ist Gras und langt zu. 
So setzte ich Shakespeare gegen Politiker ein, die uns grüne 
Brillen aufsetzen wollen.“

Auch der Regisseur Bekim Lumi nutzt westeuropäisches 
Repertoire. Ende April wird er in Pristina In der Einsamkeit 
der Baumwollfelder von Bernard-Marie Koltès inszenieren. 
„Da geht es um das Verhältnis von Dealer und Käufer als 
Metapher aller menschlichen Beziehungen und vor allem um 
unser Verhältnis zu den Politiker_innen, denen wir ihre Lü-
gen abkaufen.“ Bekannt wurde er mit einer Inszenierung von 
Ionescos Die Lektion, in der er aufzeigt „wie verbale Gewalt 
in körperliche Gewalt umschlägt.“ Eine Metapher auf den 
Krieg mit Serbien. „Ich wollte davor warnen, verbale Gewalt 
zuzulassen.“ Die Inszenierung von 2002 nimmt er heute wie-
der auf. „Es besteht die Gefahr, dass Nationalist_innen und 
extrem Konservative die Oberhand gewinnen. Unsere wahre 
Hoffnung ist, eines Tages ein natürlicher Bestandteil der EU 
zu sein.“ ||

einen Rückzieher. Einer flog über das Kosovo-Theater ist 
durchzogen von einem Streit zwischen zwei Lagern, der die 
gesamte Kunstlandschaft des „Amselfelds“ spaltet. Und Ne-
ziraj befindet sich direkt im Zentrum des Konflikts. Die einen 
wollen den Traum von einem Kosovo im Herzen Europas 
aktiv unterstützen. Die Anderen ziehen sich auf nationalis-
tische Epen, Heldentum und Patriotismus zurück wie in ein 
Schneckenhaus. Als das Teatri kombëtar i Kosovës im No-
vember 2010 auf der Leipziger euro-scene Das Paar Martin, 
eine Bearbeitung von Eugène Ionescos Die kahle Sängerin 
des Regisseurs und Autors Bekim Lumi vorstellte, war auch 
Neziraj von der Partie. Und zwar als Intendant der Instituti-
on. Doch im Februar 2011 wurde Regierungssprecher Memli 
Krasniqi zum Minister für Kultur, Jugend und Sport ernannt, 
ohne sich bis dahin in Sachen Kultur besonders ausgezeichnet 
zu haben. Er war politischer Berater des Ministerpräsidenten 
Hashim Thaçi, der 2008 Serbien mit der Unabhängigkeitser-
klärung brüskierte. Krasniqi entließ den Aufsichtsrat, und 
der trennte sich umgehend von Neziraj. Sein Fauxpas: Er lud 
Künstler_innen aus dem Westen ein, Workshops zu geben. 
„Das war unsere einzige Möglichkeit, mit der internationalen 
Szene in Kontakt zu kommen.“ Noch provozierender war, 
dass er eine Einladung aus Belgrad angenommen hatte, dort 
mit dem Nationaltheater ein Gastspiel zu bestreiten. Ein rotes 
Tuch für die Patrioten in der Regierung, die zunächst eine 
Entschuldigung Serbiens fordern. „Der Kulturminister fand 
schnell ein paar nationalistische Eiferer, die mich öffentlich 
als Vaterlandsverräter abstempelten.“ 

Von Dealern und Eseln

Doch welche Art von Kunst hilft dem kosovarischen Va-
terland? „Es gibt hier viel pathetisches, nationalistisches 
Theater“, findet auch der Autor und Regisseur Agon Myf-
tari. „Erst seit kurzem haben wir auch Theater das unsere 
Identität reflektiert und gegen Mystifizierung eintritt. Vor 
dem Krieg herrschte die serbische Zensur. Daher mussten 
wir über Symbole und Metaphern kommen. Heute herrscht 
Freiheit. Aber wollen Autor_innen und Regisseur_innen heute 
wirklich Aussagen treffen? Seine eigenen Probleme zu ver-
handeln ist immer das Schwierigste. Unsere Politiker_innen 

Thomas Hahn
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Aber wollen Autor_innen und Regisseur_innen heute wirklich Aussagen treffen? 
Seine eigenen Probleme zu verhandeln ist immer das Schwierigste. 
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Die Teilnehmer_innen waren sowohl Forschende als auch 
Forschungsobjekte. So auch für Mascha Kern, die eine Di-
plomarbeit im Fach Anthropologie schreibt und soziale Pro-
zesse im zeitgenössischen Tanz- und Performancefeld un-
tersucht mit der Frage, ob kollaborierende Künstler_innen 
eine gemeinsame „Kultur“ aus anthropologischer Sichtweise 
entwickeln. 

Der kurze Zeitraum machte es jedoch beinahe unmög-
lich in dieser sehr großen und nicht homogenen Gruppe eine 
gemeinsame Arbeitssprache/-methode/-„Kultur“ zu finden. 
Allerdings bot diese Ausgangssituation eine sehr inspirieren-
de Reibungsfläche und dass ein Gelingen dennoch möglich 
war, könnte man Bezug nehmend auf den Artikel von Marti-
na Ruhsam1 erklären, in dem sie die bolivianische Aktivistin 
Maria Galindo zitiert: „I can work with you because I can 
speak for myself.“ 

Bleibt seitens von Interferencias Austria 2012 zu er-
gänzen, „Ich kann mit dir zusammenarbeiten, weil ich für 
mich sprechen kann und vieler Sprachen mächtig bin.“ – 
neben vielen gesprochenen Sprachen eine geschulte Kör-
persprache, Tanz bzw. andere Formen des Körpertrainings.  
Zu beobachten war, dass das Arbeiten und sich Austauschen 
über die Körpersprache, die Bewegung, das gemeinsame Tan-
zen und Performen Barrieren verringerte und eine enorme 
Offenheit der Teilnehmer_innen füreinander erlebbar wurde 
und künstlerischen Austausch ermöglichte.

Im Gespräch mit den Teilnehmer_innen von Interferen-
cias Austria wurde deutlich, dass das Aufeinandertreffen die-

Interferencias  
Austria 2012
Aline Kristin Mohl und Regina Picker

Interferencias ist eine Plattform nationaler 
und internationaler Künstler_innen im Feld 
Choreografie, Tanz und Performance in Pra-
xis und Theorie, die von den Teilnehmer_in-
nen organisiert wird und 2010 in Mexico ins 
Leben gerufen wurde.

Vom 1. bis 13. August 2012 trafen sich in Wien 19 internati-
onale Künstler_innen aus acht Ländern, um im Rahmen von 
ImPulsTanz ihr gemeinsames Buch The Book zu präsentieren 
und sich mit 18 lokalen Künstler_innen in den Räumen der 
ttp/WUK kennen zu lernen, auszutauschen, gemeinsam zu 
hinterfragen, zu forschen, zu tanzen und zu performen. 

Aufgrund von Förderabsagen fand Interferencias Austria 
in gekürzter Form nur in Wien statt. Dies hatte angesichts des 
angedachten Programms und der gewollten Präsenz in der 
Öffentlichkeit eine enorme Verdichtung zur Folge und bildete 
eine große Herausforderung für alle Teilnehmer_innen. Bevor 
alle sich als große Gruppe trafen, wurde ein „Blind Date“ 
zwischen jedem internationalen Gast und einer/m lokalen 
Teilnehmer_in organisiert, um gemeinsam einen Tag lang auf 
Grundlage eines Dèrive die Stadt zu erkunden. Weiteres Ziel 
war, den Arbeitsprozess aus den Räumen der ttp/WUK in den 
öffentlichen Raum zu verlagern und dort fortzusetzen. Dieses 
Vorhaben bot Diskussions- und Reflektionsstoff, was es für 
den öffentlichen Raum bedeutet, wenn wir darin arbeiten 
oder wir unser Arbeiten dadurch verändern, und wurde an 
fünf Tagen auf unterschiedlichste Weise umgesetzt. 

Eine der zentralen Fragen in Wien war, wo es Berüh-
rungspunkte der Teilnehmer_innen gibt, wenn es keine Ge-
meinsamkeiten oder gemeinsame Erfahrungsbasis in der 
künstlerischen Arbeitsweise und Ausdrucksform, der Her-
kunft der Künstler_innen sowie der gesprochenen Sprache 
gibt, wie dennoch ein Austausch und Arbeiten gelingen 
kann.

Interferencias Austria 2012. Auf dem Bild: Pierre-Yves Diacon und Eva-
Maria Schaller © Jelle Warendorff/aprilsnow
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Infos

Radiobeitrag auf WUK-RADIO /Radio Orange 94.0: Tanz, Raum, Kul-
tur – Interferencias Austria 2012 von Ines Fohler. 
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The Book gibt es gratis zum download:
http://issuu.com/
name: InterferenciasThebook
psw: Chinita2012
Oder anzufordern unter: interferencias.austria@gmail.com

http://interferencias.info

ser vielen starken Künstler_innenpersönlichkeiten eine sehr 
tiefgehende Erfahrung war, die das eigene Arbeiten und Sicht-
weisen in Frage stellt, anspornt und zum Tun inspiriert. 

Diese Art der Kollaboration, in der es nicht um einen 
künstlerischen Konsens geht, sondern um das Schaffen einer 
sich selbst regenerierenden Plattform für Meinungsbildung 
im performativen Raum, um das Eröffnen neuer Diskussi-
onssprachen, das Brechen alt bekannter Arbeitsschemen und 
Kollaborationstechniken, sowie den Austausch von künstle-
rischen Methoden und Meinungen stellte sich als die Qualität 
dieses Projekts heraus.

Vor Wien arbeiteten acht Künstler_innen von In-
terferencias zwei Wochen in Portugal und direkt nach 
Wien fand Interferencias in San Luis Potosi (Mexiko) sei-
ne Fortsetzung. Für 2013 ist ein Treffen in Uruguay und 
Brasilien geplant sowie in Italien und erneut Portugal. 
Interferencias Austria fand eine Fortsetzung mit dem Projekt 
Nach-Spiel im Herbst 2012 im Rahmen des Kulturherbst Neu-
bau, bei dem die lokalen Teilnehmer_innen von Interferencias 
einen Tag lang die Hauptbibliothek am Urban-Loritz-Platz 
bespielten und sich performativ mit Fragen um das Thema 
„Was ist Wissen?“ auseinandersetzten, sowie der Gestaltung 
eines Salon der Kulturen bei Educult. ||

1 Martina Ruhsam: Jenseits von Konsens, Gleichheit und Utopie: Neue 
Formen der Kollaboration, www.igbildendekunst.at/bildpunkt/bild-
punkt-2012/dass-etwas-geschieht/ruhsam.htm

© Clemens Nestroy:
Eröffnung des 21. Internationalen 
Tanztheaterfestivals Graz 2012
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„Ich muss nicht immer Recht haben“
Das Koproduktionsprojekt StadtRAUSCHEN von TheaterFOXFIRE, 

theaternyx* und TaO!

Interview: Christoph Hartner

nicht nur auf das Experiment Koproduktion eingelassen, 
sondern auch zu dritt den Regiesessel bestiegen. Nachdem 
die Jugendlichen zur Recherche in die Grazer Innenstadt 
(die erste Probenphase findet im TaO! statt) ausgeschwärmt 
sind, spricht das Regie-Trio mit Christoph Hartner über die  
organisatorische und künstlerische Herausforderung na-
mens StadtRAUSCHEN.

„Erster Auftrag für heute: Geht in die Stadt und beginnt 
ein Gespräch mit einer fremden Person.“ Was die Verant-
wortlichen von StadtRAUSCHEN von ihren 18 jugendlichen 
Darsteller_innen verlangen, müssen sie auch selbst erfüllen: 
Corinne Eckenstein vom TheaterFOXFIRE aus Wien, Clau-
dia Seigmann vom Linzer theaternyx* und Manfred Weis-
sensteiner vom TaO! in Graz haben sich für dieses Stück 

Regie StadtRAUSCHEN © Clemens Nestroy
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zu stülpen. Wir geben ihnen Aufträge, um die Stadt anders 
wahrzunehmen und sind interessiert, was sie uns an Material 
und Meinung zurückbringen.

Seigmann: Das Umfeld prägt natürlich auch und es ist inte-
ressant zu erkunden, ob es einen Unterschied in der Wirkung 
der drei Städte gibt und wo dieser liegen könnte. Unsere Ju-
gendlichen haben vieles gemeinsam, sind aber auch in vielen 
Punkten verschieden.

Hartner: So wie ihr drei selbst auch – jede/r hat eine eigene 
Zugangsweise zur Erarbeitung einer Produktion. Wie bringt 
man das zusammen?

Seigmann: Wir sind noch im Stadium der Recherche. Für 
mich ist es eine Bereicherung zu erleben, wie andere denken. 
Was uns sehr verbindet ist die Tradition, mit Jugendlichen 
professionelle Produktionen zu machen, auch wenn jeder in 
anderen Strukturen und Dimensionen arbeitet. 

Eckenstein: Ich finde spannend, dass man als Regisseurin 
auch mal zusehen kann, ohne dass man gleich agieren und 
animieren muss. Wenn man mit Jugendlichen arbeitet, ist man 
nicht nur Regisseurin, sondern auch ein bisschen die Mutti. 
Es ist eigentlich ganz schön, wenn man Verantwortung abge-
ben kann, wenn man selber grad ein Loch hat. Das gibt auch 
die Möglichkeit, von außen auf das Ganze zu blicken, einen 
neuen Blickwinkel zu bekommen und neue Ideen einzubrin-
gen. Das funktioniert soweit sehr gut. Grundvoraussetzung 
ist natürlich Vertrauen und die Anerkennung der Arbeit der 
Anderen. 

Weissensteiner: Wir sind ja alle drei nicht mehr die ganz 
jungen Regisseur_innen und müssen uns auch nichts mehr 
beweisen mit diesem Projekt. Ich kann das auch gut aus-
halten, dass ich nicht immer recht habe in einem solchen 
Gemeinschaftsprozess. Und in der Zusammenarbeit werden 
natürlich auch Strukturen sichtbar. Wenn man zum Beispiel 
mit Stadttheatern arbeitet, gibt es da ganz genau geregelte 
Arbeitszeiten – bei uns ist das nicht ganz so genau. Bei die-
sem Projekt ist es zum Beispiel so, dass wir in Graz eigene 
Proberäume haben, die Linzer nicht ...

Seigmann: ... und genau auf dieser Ebene hat unsere Zusam-
menarbeit auch jetzt schon kulturpolitische Kraft. In Linz 
kämpft die freie Szene schon seit Jahren für Proberäume. 
Mein Eindruck ist, dass dieser Mangel, den man uns schon 
seit Jahren zumutet, auch von Seiten der kulturpolitisch Ver-

Christoph Hartner: Wie kam es zu der Zusammenarbeit?

Corinne Eckenstein: Die Idee, ein Projekt mit zwei anderen 
Städten zu machen, kommt von mir. Ich wollte ursprünglich 
mit Theatern in Berlin und Zürich arbeiten, was aber auf-
grund der Struktur und der Budgetierung nicht einfach war, 
weil es sich um Stadttheaterbetriebe handelte. Also habe ich 
mir gedacht, warum in die Ferne schweifen, wenn das Gute so 
nah liegt. Manfred und ich reden schon seit Jahren über eine 
Kooperation und als dritte Stadt hat mich Linz interessiert, 
also haben wir Claudia gefragt. 

Christoph Harnter: Ihr steht noch am Anfang der Arbeit, 
aber könnt ihr schon umreißen, wo ihr mit diesem Projekt 
inhaltlich hin wollt?

Claudia Seigmann: Wir sind gerade am Suchen und Verwer-
fen, aber die Hauptrollen in diesem Stück sollen eigentlich 
die drei Heimatstädte der Jugendlichen spielen, in denen das 
Stück auch abwechselnd erarbeitet wird. Jedes Theater ist 
einmal Gastgeber im Laufe der Proben. Aktuell arbeiten wir 
gerade an der Frage, wie wir den Städten im Stück Platz geben 
können, damit sie für das Publikum erfahrbar werden.

Eckenstein: Es geht um die Frage, wie die Jugendlichen die 
Geschichten wahrnehmen, die diese drei Städte erzählen. 
Unsere inhaltliche Idee war, dass in jeder Stadt Jugendliche 
verschwinden und dass sich die Jugendlichen aus den anderen 
Städten aufmachen um herauszufinden, wo sie hin sind. Als 
Hinweise dienen Dinge, die schon immer in der Stadt waren, 
an denen man täglich vorbeigeht und plötzlich anders liest 
und daraufhin auch mit Menschen ins Gespräch kommt. Ob 
das im Stück wirklich so passieren wird, wissen wir noch 
nicht, aber es ist ein spannender Impuls für die Erarbeitung.

Manfred Weissensteiner: Wir wollen die Jugendlichen auch 
dazu bringen, anders auf die Stadt zu schauen. Für mich stellt 
sich aber auch die Frage, was mit Jugendlichen passiert, wenn 
sie in dem System, das wir ihnen bieten und in dem über sie 
bestimmt wird, einfach nicht mehr mitspielen wollen. In der 
Steiermark zum Beispiel hat sich seit den 1970ern die Zahl 
der unter 15-Jährigen halbiert – von rund 320.000 auf rund 
160.000 – also auch in Zahlen beginnen Jugendliche zu ver-
schwinden. Das ist ein spannender Hintergrund, finde ich.

Eckenstein: Auf dem Rücken der Jugendlichen wird viel Po-
litik betrieben, ohne dass sich für sie selbst viel verändert. Es 
geht uns in der Arbeit darum, ihnen nicht wieder was drüber 
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Koproduktion ein, im Fall vom TaO! ist das so viel, wie eine 
eigene Produktion kosten würde. Wir ersetzten also einfach 
was Eigenes durch diese Zusammenarbeit. Man könnte argu-
mentieren, dass StadtRAUSCHEN dreimal so viel kostet, wie 
für eine Produktion üblich. Es wird seitens der Politik zwar 
immer erwartet, dass wir zusammenarbeiten, aber wenn man 
es dann macht, steht gleich auch der Vorwurf der Mehrfach-
förderung im Raum. Das ist oft nicht leicht zu rechtfertigen. 
Wir haben diesbezüglich nicht nur gute Erfahrungen mit Ko-
produktionen gemacht.

Seigmann: Im Endeffekt, glaube ich, ist eine Koproduktion 
weder billiger noch teurer, vielmehr entsteht eine Produktion, 
die grundsätzlich auf breiteren Beinen steht, die mehr Volu-
men in alle Richtungen hat. Und zum Beispiel auch die Mög-
lichkeit bietet, längere Spielserien in anderen Theatern und 
Städten zu haben. Das eine Produktion im gleichen Umfang 
in Linz, Wien und Graz und bei unterschiedlichen Theater-
festivals gezeigt wird, ist im gewohnten Theaterbetrieb nicht 
so leicht möglich. 

Eckenstein: Und dahinter steckt meiner Meinung nach auch 
ein weiterer großer Trugschluss, dass eine Produktion, nur 
weil sie das Label „Jugendstück“ trägt, billiger ist. Dagegen 
möchte ich mich verwehren, weil die Grundproduktionsko-
sten überall die gleichen sind. Das Bühnenbild zum Beispiel 
wird nicht billiger, nur weil Jugendliche auf der Bühne stehen. 
Und auch das Publikum zahlt den gleichen Preis. ||

antwortlichen als nicht tragbar empfunden wird. Ein Projekt 
in diesem Umfang, mit Gästen aus anderen Bundesländern, 
macht dies noch sichtbarer.

Hartner: Wie viel einer solchen Koproduktion ist eigentlich 
Bürokratie?

Seigmann: In Linz ist es üblich, dass man nur einjährige Pro-
jektförderungen bekommt. Das heißt, dass wir immer koo-
perierend und koproduzierend unterwegs sind. Meistens be-
schränken sich solche Koproduktionen auf den finanziellen 
und organisatorischen Bereich und wir sind für die kreative 
Umsetzung zuständig. Hier ist es aber anders, weil wir auch 
inhaltlich kooperieren. Es geht nicht nur um Budgets und 
Strukturen, sondern auch um die Frage: Wie lernt man eine 
gemeinsame Sprache und ein gemeinsames Denken und wie 
setzt man das um?

Weissensteiner: 
Koproduktion 
kann sehr viel 
bedeuten, aber 
in diesem Fall 
ist es wirklich 
eine spannende 
Auseinander-

setzung. Das ist eine Herausforderung, der wir uns gestellt 
haben. Für mich ist es wirklich spannend, die Arbeitsweisen 
der anderen kennen zu lernen, weil wir alle im gleichen Feld 
arbeiten.

Eckenstein: Es ist nicht so, dass wir von hier einen Schauspie-
ler nehmen und von dort das Bühnenbild, wie das oft gemacht 
wird und jeder hat dann prozentuell so viel mitzureden, wie 
er auch finanziell eingebracht hat. Hier bringt jede/r gleich 
viel ein und wir entwickeln es gemeinsam. So ein Projekt 
erfordert aber natürlich auch einen großen organisatorischen 
Aufwand – Fahrtkosten, Verpflegung, Unterbringung – da geht 
viel Geld drauf, das man im Stück selbst dann nicht sieht. Da 
stellt sich auch die Frage, wer bezahlt was und wie wird am 
Schluss abgerechnet, damit die Fördergeber zufrieden sind.

Hartner: Gibt es die Erwartung, dass Koproduktionen in 
der freien Szene vor allem auch eine finanzielle Ersparnis 
bedeuten?

Weissensteiner: Ich habe schon das Gefühl, dass das teil-
weise erwartet wird. Wir bringen jeder 20.000 Euro in diese 

Corinne Eckenstein

Künstlerische Leiterin von TheaterFOXFIRE Wien, arbeitet als freie 
Regisseurin im Dschungel Wien, in der Schweiz und in Deutschland
www.theaterfoxfire.org

StadtRAUSCHEN
UA am 26.6.2013 in der Tabakfabrik in 
Linz beim SCHÄXPIR Festival
www.schaexpir.at

Claudia Seigmann

Schauspielerin und Regisseurin, Ko-Leitung von theaternyx*
www.theaternyx.at

Manfred Weissensteiner

Gründer und Leiter des Theater am Ortweinplatz, www.tao-graz.at

Christoph Hartner

ist freier Journalist in Graz und schreibt hauptsächlich Theaterkri-
tiken und Buchbesprechungen, unter anderem für die Steirerkrone.  
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© Katharina Ganser

kunft mich plötzlich überrascht und ich dann einen Stress 
bekomme. 

gift: Gratulation zur Konzeptförderung, welche Verbes-
serungen bedeutet die Förderung für deine Arbeit in den 
nächsten vier Jahren?
Uhlich: Danke, ich freue mich sehr. Mit vier Jahren gesi-
chertem Rückenwind eröffnen sich neue Perspektiven. 

Es können Projekte entstehen, die eine 
längere Vorbereitungszeit oder längere 
Prozesse benötigen. Ich muss nicht mehr 
während Probenphasen eine Einreichung 
fürs nächste Projekt schreiben. Ich kann 
meine Infrastruktur behalten und mein 
Team kann sich besser orientieren.
 
gift: Welche Rolle spielt Musik in deinem 
Leben und in deiner Arbeit?
Uhlich: Musik ist eine wertvolle Möglich-
keit, Inhalte zu transportieren. Es gibt 
Musik, die ist in uns allen verankert wie 

starke Bilder der Weltgeschichte. Diese Seite an Musik inte-
ressiert mich in meiner Arbeit. Und wenn Musik körperlich 
mit mir was macht, dann finde ich das auch spannend. Dann 
ist der Beat von Musik wie ein zweiter Körper, der mir Im-
pulse gibt. Ich mag Musik in meiner Arbeit, wenn sie nicht 
im Hintergrund als Klangmalerei funktioniert, sondern mir 
ein Gegenüber ist. 

gift: Welchen Ratschlag würdest du Nachwuchstänzer_in-
nen mit auf den Weg geben?
Uhlich: Sich neben dem Tanzen noch eine zweite Beschäf-
tigung suchen, die einen bewegt. Und eine gute Balance 
finden zwischen Tun, Reflektieren und Fortschreiten.

Interview: Katharina Ganser

gift: Bist du schon immer gerne aus der Reihe getanzt? 
Uhlich: Ich denke, ich hab immer schon klar meine Meinung 
geäußert und mich nicht immer an der Mehrheit orientiert. 
Das Aufbrechen von Normen ist ein wesentliches Merkmal 
meiner Arbeit, aber das Aufbrechen alleine reicht nicht. Was 
nach dem Aufbruch passiert, ist das Entscheidende. 

gift: Was war beruflich dein Plan B?
Uhlich: Plan B wäre ein Medizinstudium 
gewesen in Kombination mit einem Sino-
logiestudium.

gift: Was war deine Lieblingsserie als 
Kind?
Uhlich: Die Weihnachtsserie Anna aus 
dem Jahr 1987

gift: Welche Erfahrungen haben dich ge-
prägt?
Uhlich: Meine Oma – weil sie so eine of-
fene Art hatte mit Menschen umzugehen; 
der Attersee – weil ich mir als Kind gedacht habe, dass ich 
meine Ängste in ihm ertränken kann; das Konservatorium 
– weil ich gelernt habe, wie Gruppenprozesse ablaufen; das 
theatercombinat – weil Bühne für mich plötzlich auch eine 
Baustelle sein konnte; Bettina Kogler – weil sie mich gefragt 
hat, ob ich bei imagetanz 2006 eine eigene Arbeit zeigen 
möchte, und diesen Schubs hab ich gebraucht; die älteren 
Spieler_innen meiner Arbeit und – weil sie mit so einer Ruhe 
ihr eigenes Selbst vor Zuschauer_innen gezeigt haben.

gift: Wie würdest du dich selbst charakterisieren? Stärken/
Schwächen?
Uhlich: Ich kann mit unterschiedlichen Menschen in Ge-
spräche eintauchen, bin direkt und lache gerne. Ich bin mit 
anderen Menschen sehr geduldig, mit mir nicht so sehr. 
Ich lebe manchmal so sehr in der Gegenwart, dass die Zu-

sandkasten
Doris Uhlich

geb. 1977 in Oberösterreich, studierte Pädagogik für zeitgenössischen Tanz am Konservatorium der Stadt Wien. 
Seit 2006 entwickelt sie eigene Projekte und unterrichtet im In- und Ausland zeitgenössischen Tanz und 

Performance für Laien und Profis. Ihre Balletttrilogie Spitze, Rising Swan und Come Back ist vom 4.-9.6. im brut/
Wien zu sehen.
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und in diesem Sinn auch mit vorgefundenen Gegenständen 
hantiert. Mit diversen Gegenständen wurden etwa intuitive 
Distanzenmessungen vorgenommen (Fernglas), sinnbildliche 
Rettungsaktionen simuliert (Rettungsring) oder schlichtweg 
Flaute und Stillstand körperlich reflektiert (auf einer Holz-
kiste am Schiff liegend). 

Im Gegensatz zu diesen Statements des am-Boot-Seins, 
im Gegensatz zu diesen Aktionen der symbolischen Aufla-
dung und der Einverleibung der Dinge in einen persönlichen 
Kosmos, hat sich Black in einem vergleichsweise akkuraten 
Teil der Recherche außerdem der historischen Figur Eleonore 
Prohaska gewidmet. Nach dieser ist das Schiff benannt: Eleo-
nore Prohaska ist als Frau bereits um 1800 aufs Schiff gegan-
gen und hat sich über sämtliche Konventionen hinweggesetzt, 
um etwa als Soldatin gegen Napoleon zu kämpfen. Informa-
tionen dazu hat sich Josseline Black bei der Berlinerin Beate 
Klompmaker geholt, die sich in biographischen wie künstle-
rischen Projekten mit Eleonore Prohaska beschäftigt hat. Der 
im Titel der Residency mitformulierte feministische Aspekt 
„If I were a Boat, then I’d be a Lady“ widmet sich so gesehen 
den eigentlich ganz amüsanten Umwertungen der Geschlech-
terverhältnisse – was zuallererst dem Umstand geschuldet ist, 
dass Boote traditionellerweise von männlichen Seefahrern 
mit weiblichen Namen getauft werden (bzw. Frauen traditio-
nellerweise an Bord ja überhaupt Unglück bringen). 

Um nun einen Schwenk zu einer Reflexion des tanz-
produzierenden Prozesses am Schiff zu machen: Das Schiff 
Eleonore erwies sich im Kontext der ersten Residency als 

Vergangenen September fand die erste Tanz/Performance-
Residency von Josseline Black auf dem Messschiff Eleonore 
im Linzer Winterhafen statt. Im Rahmen der größer konzi-
pierten Serie Floating Bodies and Spaces hat sich die Tän-
zerin und Performerin Josseline Black in ihrer Residency am 
Schiff Eleonore den „common and literary metaphors regar-
ding to water and balance“ gewidmet: Im Zentrum standen 
für Josseline Black die Phrasen „Being at Sea“ und „Getting 
your Sea Legs“. 

Beide Phrasen behandeln ein existenzielles Schwanken 
und Fließen von Individuum UND Boden. Beziehungsweise 
kann die Bedeutung des „Being at Sea“ mit einer gewissen 
Unruhe des Daseins umschrieben werden, mit der Ungewiss-
heit auf hoher See, mit den unbewussten Regeln einer neuen 
Umgebung, mit der Unmöglichkeit, festen Boden unter den 
Füßen zu bekommen: Es gilt sich in dieser Umgebung neu zu 
orientieren, sich neue Fähigkeiten anzueignen, sich während 
des Unterwegsseins nach unbekannten Gefilden neu zu ori-
entieren, sprich seine „Sea Legs“ zu entwickeln. 

Als Arbeitsansatz hat die US-Amerikanerin im kon-
kreten Fall die beiden Phrasen in deren abstrakte Bestandteile 
Wasser, Körper, Bewegung, Unruhe, Balance und Ungleich-
gewicht zerlegt – und deren Bedeutung in den Kontext ihrer 
eigenen Körperlichkeit und in den Kontext eines archety-
pisch verstandenen Schiffskörpers gestellt. In einer wechsel-
seitigen Transformation von kulturellem und organischem 
Körper hat sie auf dem Schiff mit den Mitteln der Bewegung 
einen psychologisch-symbolischen Innenraum untersucht 

If I were a Boat, … 
then I’d be a Lady
Tanja Brandmayr

Über die erste Tanz/Performance-Residency 
auf dem Schiff Eleonore im Winterhafen in Linz 
– und über Kommendes.

„If I were a Boat, … then I’d be a Lady“, im Rahmen von Floating Bodies and Spaces © Josseline Black
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sowohl von der Künstlerin als auch von der hier schreibenden 
Kuratorin strikt abgelehnt wurde (und das einige Male am 
Schiff als Worst Case der Beliebigkeit belacht wurde), wurde 
paradoxerweise am Ende dieser Residency in gewisser Weise 
sogar zu einem unerwarteten Teil des Ergebnisses: Im Rahmen 
einer ins Leben gerufenen Webcam-Performance am Ende 
der Residency wurde etwa das „Tanzen am Schiff“ zu einer 
Tätigkeit, die plötzlich Sinn ergab, weil, in Entsprechung 
zum Arbeitskonzept plötzlich „Sea Legs“ da waren und die-
se Sea Legs in all ihrer Leichtigkeit benutzt werden konnten: 
In spiegelbildlicher Auseinandersetzung zu Ort, Raum und 
Wasser ist ein Connecting der Zwischenräume entstanden. 
Und um eine Phrase aus dem Statement der Stadtwerkstatt, 
die die Residencies auf der Eleonore ermöglicht, zu bemühen: 
Die Idee der „Happy Isolation“ am Schiff hat sich in die-
ser körperlichen Sphäre der Verbundenheit und der Distanz 
manifestiert – erfreulicherweise in Bestätigung dieses Perfor-
mancekonzeptes der Künstlerin, den Körper eben nicht als 
viktimisierenden Ort der Einschreibung zu verstehen. 

Vielleicht noch ein Kommentar in der Bezugnahme 
von Tanz zum Schiff als Container für Kunst, Messung und 
anderer Art von Information: Die Linzer Stadtwerkstatt ver-

gibt bereits seit 
einigen Jahren 
Residencies mit 
dem Schwer-
punkt auf Neue 
Medien und auf 
Daten- und Infor-
mationsdiskurs, 

bzw. geht es stark darum, die bestehenden Sichtweisen auf 
„Medienkunst“ mit diskursiven und künstlerischen Ansätzen 
kritisch zu hinterfragen. Ganz was anderes also – scheint es 
zuerst. Der Tanz als neues Medium am Schiff stellte aller-
dings als ephemere Kunst einen interessanten ersten theo-
retischen Bezug her, weil Tanz per se keine Datenmengen 
erzeugt … er ist zuallererst ein Statement in Raum und Zeit. 
Er ist, in seiner wörtlichen Bedeutung der „Choreografie“ 
ein verschwindendes Schreiben der Körper in den Raum – 
sehr ursprünglich hergeleitet vom griechischen Chorus und 

erstaunlich – und das in vielfacher Hinsicht: als Forschungs-
raum, als nichtkommerzieller schwimmender Hohlraum, als 
institutionell nicht-vordefinierter Raum, als merkwürdiges 
Neutrum in der Umgebung, als zwischen den natürlichen Ele-
menten vertäuter Kulturraum, der in all den oben genannten 
Aspekten des möglichen Researches der nicht vordefinierten 
Nutzung offen steht, allerdings – und das interessanterweise 
– der organisch und räumlich durch die Elemente begrenzt 
ist: Wie der menschliche Körper steht der Schiffskörper also 
in organischer Weise zwischen Natur und Kultur offen, und 
ist in ähnlicher Weise inbetween, erweiterbar, überlagert, 
begrenzt. Eine spezielle Ausprägung erfährt das Schiff au-
ßerdem noch, weil es inmitten des Stadthafens in Wasser- 
und Energieversorgung weitgehend autark gemacht worden 
ist, sprich: Strom kommt von Solarzellen, Wasser für den 
Schiffshaushalt wird durch Regencontainer gesammelt. Was 
an sich alles schon interessant genug ist, erwies sich innerhalb 
des Performancekonzeptes der Künstlerin als unterstützend 
für eine Generierung eines Performance-Verständnisses, das 
jenseits von kapitalistischer Entität, von Einschreibung oder 
Überschreibung des Körpers durch Kultur angesiedelt ist: Be-
deutet Performance oft genug eine Viktimisierung des Körpers 
durch Übermacht, 
hat sich innerhalb 
dieses Prozesses 
am Schiff ein Ver-
ständnis bestätigt, 
das den Körper 
als organischen 
und tätigen Teil 
der Aktion versteht: Der Körper ist sozusagen frei schwim-
mender und in sich selbst fließender Container für Bilder 
und Objekte, ist selbst aktiver Teil des Geschehens. Die Frage 
ist nicht die nach der Gefangennahme des Körpers durch 
vorherrschende Kultur, sondern die Frage danach, welche 
Bewegung der Körper als Träger von inneren Bildern und 
Objekten aus sich generiert. Um es etwas pathetisch zu sa-
gen, bedeutet das sowohl performative Befreiung als auch 
vielleicht ein neues In-Beziehung-Setzen. Das „Herumtanzen 
am Schiff“, das in seiner lediglich naiv verstandenen Weise 

Der Körper ist sozusagen frei schwimmender und in 
sich selbst fließender Container für Bilder und Objekte, 
ist selbst aktiver Teil des Geschehens. 
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seiner körperlichen Präsenz auf der Bühne. In diesem Sinn, 
und in Überspringung von ein paar tausend Jahren Kunstge-
schichte und insbesondere in wahrscheinlich sehr geraffter 
Außenwahrnehmung von Medienkunst, ist die Körper- und 
Webcamperformance, die am Ende der ersten Residency 
entstand, ein dementsprechendes Statement einer lediglich 
gestreamten, also auch verschwindenden Information … und 
auch hinsichtlich dieser Informationsökonomie war das Be-
streben von Künstlerin und Kuratorin für die Präsentation am 
Ende der Residency einhellig: Die Ergebnisse der öffentlichen 
Prozesspräsentation in Text, Videos und Stills fokussiert und 
gering zu halten: Nix Neues eigentlich für eine Ökonomie der 
Kunst, um relevante Statements abzugeben. 

In diesem Jahr werden nun einige weitere Tanzperfor-
mance-Residencies vergeben. Zwei Wochen am Schiff leben 
und arbeiten wird etwa die Fixstarterin Gerlinde Roidinger, 
die eine performativ-tänzerische Bewegungsrecherche mit 
dem Thema Wasser zwischen Floating und Stillstand unter-
suchen wird – auch in Bezugnahme zu einer vorherrschenden 
sozialen Geschwindigkeit, die als problematisch empfunden 
wird. Maruska Polakova, Nanouche Oriano und Miriam Vel-
lacott – ein internationales Trio mit unterschiedlichen Hinter-
gründen von Butoh-Tanz über Puppenbau bis hin zu Interface 
Culture – wird sich in seinem Aufenthalt das Schiff selber 
vornehmen, um es als vierte Person im Bunde zum Leben zu 
erwecken und zu bespielen. Weitere Residencies sind geplant. 
Alle Informationen zu Schiff und Residencies können auf 
donautics.stwst.at nachgelesen werden, unter dem Titel der 
Residency-Serie Floating Bodies and Spaces (A.i.R.); ebenso 
die Ausschreibung und die Kontaktdaten für Anfragen. ||

Tanja Brandmayr

ist freie Kunst- und Kulturschaffende mit Arbeitsschwerpunkten in 
Text, Performance und Tanz/Installation, derzeit u. a. auch Kuratorin 
für Floating Bodies and Spaces.

erratum
Das Foto der Rabtaldirndn in der gift 04/2012 (S. 40) war mit 
einem falschen Copyright versehen – tatsächlich stammt es 
von unserem bilderrahmen-Fotografen der aktuellen Aus-
gabe, Clemens Nestroy.
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Warum machen Menschen Theater? 
Die Motive sind möglicherweise so 
vielseitig, wie es Menschen gibt, die 
sich in diesem Genre versuchen. Was 
sie allerdings alle gemeinsam haben: 
Sie alle stellen sich der Öffentlichkeit 
mit einer Erzählung, einer Geschichte. 
Sie wollen also gesehen werden. Sie 
wollen besprochen werden – vom Pu-
blikum, aber auch von der Kritik. Wer 
das nicht will lügt. 

	 Dabei geht es nicht nur um 
gratis Werbung, sondern auch um 
eine Form der kritischen Wahrneh-
mung und Auseinandersetzung, nach 
der sich wohl alle Künstler_innen seh-
nen. Jede Form des künstlerischen 
Ausdrucks ist Teil eines öffentlichen 
Diskurses. Jede Premiere ist also 
nicht nur der Endpunkt eines inneren 
Arbeitsprozesses, sondern auch jener 
Moment, an dem Künstler_innen mit 
dem Diskurs über die von ihnen be-
handelten Themen wieder nach au-
ßen drängen. Kritiker_innen sind eine 
Art Geburtshelfer_innen in diesem 
Öffnungsprozess. Ihre Kritiken sind 
– wenn Journalist_innen ihre Arbeit 
ernst nehmen – mehr als nur Bewer-
tungen, sie sind Impulstexte für eine 
tiefergehende Beschäftigung. 

	 Die Realität für viele Grup-
pen sieht jedoch meist anders aus. 
Sie müssen für jede Erwähnung in 
den Medien dankbar sein, so klein und 
kurz sie auch sein mag. An den Punkt 
einer „großen Geschichte“ kommen 
nur wenige, eine regelmäßige journa-
listische Zuwendung ist ohnehin ein 

Ein kritischer Versuch
ventilartor.at startet in der Steiermark

Jürgen Gerger und Christoph Hartner

Christoph Hartner

ist freier Journalist in Graz und schreibt 
hauptsächlich Theaterkritiken und Buch-
besprechungen, unter anderem für die 
Steirerkrone. 

Jürgen Gerger

Studium der Erwachsenenbildung mit The-
ater, Film, Medien, Kunst und Philosophie 
in den Nebenfächern, arbeitet in der Steier-
mark als freier Regisseur, Theaterpädagoge 
und Kulturmanager.

Privileg der Stadttheater und staatlichen 
Häuser. Aus Unzufriedenheit mit dieser 
Situation wurde die Idee für ventilartor.
at geboren, einem „social network“ der 
steirischen Kunst- und Kulturlandschaft. 
Wir wollen sowohl die Arbeit der freien 
Szene, als auch die Meinung des Publi-
kums ernst nehmen und dem daraus 
resultierenden Diskurs Platz geben. Auf 
unserer Homepage werden ausführliche 
Kritiken zu Produktionen der freien Sze-
ne in der Steiermark veröffentlicht. Als 
Kritiker_innen dienen nicht nur erfah-
rene Kulturjournalist_innen, sondern 
auch interessierte Jungjournalist_in-
nen, die wir ebenso kritisch begleiten, 
wie die jeweiligen Produktionen. Über 
einfache Kommentar-Funktionen soll 
aber auch das Publikum dazu ermutigt 
werden, an den Diskussionen teilzuneh-
men, Meinungen auszutauschen und so 
Teil einer kritischen Masse zu werden. 
Weiters wollen wir uns auch mit über-
geordneten Themen (Kulturpolitik, The-
atertrends, etc.) beschäftigen. 

Da es sich bei ventilartor.at um ein 
„lowest budget“-Projekt handelt, das vor-
erst vor allem von Idealismus finanziert 
wird, gibt es noch viel Luft nach oben. 
Derzeit haben wir unsere Aktivität auf 
die freie Theaterszene in der Steiermark 
beschränkt. Um die angestrebte Spar-
tenvielfalt und später vielleicht auch 
den Sprung in andere Bundesländer zu 
schaffen, fehlen uns momentan sowohl 
die finanziellen als auch die organisato-
rischen Mittel. Aber alle, die sich beru-
fen fühlen, Teil dieser Entwicklung zu 
werden oder einfach nur ihre Meinungen 

gift abonnieren
Bestellen Sie ein gift-Abo

20 Euro für 4 Ausgaben pro Jahr »»

10 Euro für Studierende»»

25 Euro Auslandsabo»»

Oder werden Sie IGFT-Mitglied
im Mitgliedsbeitrag von 35 Euro ist 
das gift-Abo enthalten

office@freietheater.at
www.freietheater.at
01 / 403 87 94

oder Beobachtungen zu teilen, sind bei 
uns herzlich willkommen. Jede/r kann 
und soll Kritiker_in sein. ||

ventilartor.at
facebook.com/ventilartor
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sächlich, als Schaffende und als Besucher_innen – was er-
staunlicher Weise, trotz aller methodischer und theoretischer 
Überschneidungen der beiden Felder immer noch nicht so 
leicht zu bewerkstelligen ist. Gelegentlich gibt es Konzerte 
und immer wieder schauen neugierige Fußgänger_innen he-
rein. Die Veranstaltungen sind meist gut besucht und bieten 

Gelegenheit zu angeregten Gesprächen. 
Oft ist der Abend in unterschiedliche 
Teile geteilt, in denen choreografische 
Skizzen, Tänze, Videos, – Performances 
eben – gezeigt werden. Man fühlt sich 
wohl im na daLokal und man bleibt ger-
ne lang.

Meist wenden sich Künstler_innen 
mit ihren Ideen an das Team; manch-
mal ladet das Team ein; immer wieder 
gibt es Artist in Residence-Programme, 
in denen Künstler_innen eine Zeit lang 

die Räumlichkeiten nützen können. Die konsequente kon-
zeptuelle Performance orientierte Ausrichtung gibt Platz für 
Experimente. So entsteht, obwohl das na daLokal nicht im 
herkömmlichen Sinn kuratiert ist, eine spannende Profilie-
rung des Orts. Die sensible Offenheit des Teams lässt eine 
heterogene Vielfältigkeit von künstlerischen Arbeiten und 
Ansätzen sichtbar werden.

Diese Offenheit ist, neben künstlerischer und politischer 
Programmatik in dem Bedürfnis, den meist thematischen 
Setzungen der Produktionshäuser einen gewissen Freiraum 
gegenüber zu stellen, freilich auch strukturell bedingt. Denn 
das na daLokal wird, trotz jahrelanger intensiver Tätigkeit, 
immer noch darauf verwiesen, bei der Projektförderung der 
Stadt Wien für Förderung anzufragen und erhält keine struk-

Amanda Piña, Choreografin und Performerin aus Chile, und 
Daniel Zimmermann, bildender Künstler aus der Schweiz, 
hatten das Glück, 2009 auf der Suche nach einem Raum  
einem kunstsinnigen Hausbesitzer zu begegnen, der ihnen 
die Räumlichkeiten günstig zur Verfügung stellen konnte. 
Piña und Zimmermann suchten damals zusammen mit ei-
ner Theatergruppe Räumlichkeiten für 
eigene Proben und wollten zudem auch 
andere künstlerische Arbeiten aus der 
darstellenden und bildenden Kunst ohne 
viel Aufwand präsentieren können. 

Die Theaterleute hatten bald einen 
anderen eigenen Ort gefunden. Dafür 
kamen Elisabeth Hirner, Theaterwis-
senschaftlerin, und Lisa Hinterreithner, 
Performerin und Choreografin, fix ins 
Team. Anfänglich wurde das na daLo-
kal von dem Verein Kunst am Grund, 
(einem Verein zur Förderung von Kunst und Kultur im öf-
fentlichen Raum) unterstützt. Und über die Jahre hat sich das 
na daLokal mit viel Engagement als Ort des Experiments und 
Austausches etabliert, der nicht mehr aus der freien Wiener 
Tanz und Performance Szene weg zu denken ist. 

Sensible Konsequenz

Die künstlerischen Arbeiten, mit denen das Team, gefördert 
und gut vernetzt, Teil der freien Szene ist, trägt sicher einiges 
dazu bei, dass sich na daLokal als spannender, anregender 
und auch begehrter Treffpunkt etablieren konnte. Darstel-
lende und bildende Künstler_innen begegnen sich dort tat-

na daLokal Wien: ein mannigfaltiges Zentrum
Sabina Holzer

Das na daLokal, ein Kunstraum ähnlich einer Galerie, mitten in der Reindorfgasse im 15. Wiener Gemeindebezirk, gibt 
es seit 2009. Es ist ein Arbeits- und Möglichkeitsort abseits der kommerziellen oder institutionalisierten Produktions-
stätten. Und die Reindorfgasse, die vor hundert Jahren noch der „Broadway von Wien Fünfhaus" genannt wurde, ist, 
wie es scheint, genau das richtige urbane Umfeld für einen solchen Ort. Eingebettet zwischen äußerer Mariahilferstraße 
und Sechshauserstraße, beziehungsweise Wiental, ist sie sehr gut zu erreichen und hat auch durch die Eröffnung ei-
niger Galerien in der Straße einen ziemlichen Charme entwickelt. Hier bekommt man eine Ahnung, welche spannende 
kulturpolitische Dynamik die verschiedenen Grätzl in Wien entwickeln könnten, würden die Gassenlokale verstärkt zu 
günstigen Konditionen an Künstler_innen-Initiativen weitergegeben werden.

© Jack Hauser
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tionell kaum mehr Raum und Zeit gegeben. Mit Skizzen, Ver-
weisen, Texten und Ideen aktiv zu werden, die schlussendlich 
nicht in eine Endproduktion einfließen, ist ein anderer kon-
zeptueller Wunsch. Hinterreithner, Piña und Zimmermann 
(Hirner ist momentan auf einem längeren Auslandsaufenthalt) 
folgen dabei ihrer Überzeugung, dass der zeitgenössische Per-
formancebegriff immer noch Praktiken umschreibt, welche 
die darstellende und bildende Kunst an ihre Grenzen treibt, 
um so andere, weniger hermetische Formate zu entwickeln. In 
dieser Umtriebigkeit überschreitet das na daLokal nicht nur 
die Felder der unterschiedlichen Kunstsparten, sondern be-
zieht auch das urbane Umfeld des 15. Bezirks in ihr Schaffen 
ein. Die Saisoneröffnung 2011 wurde z. B. mit dem bezirksan-
sässigen Gospelchor eingeleitet. Zeitweise wird mit FotoK, 
einer Ausbildungs-, Produktions- und Theoriestätte im 15. 
Bezirk kooperiert. Auch mit dem unabhängigen Kunstraum 
lokal-int.ch in der Schweiz wurde von Beginn an zusammen-
gearbeitet. 

Dabei können hier nur einige der Synergien aufgezählt 
werden. Man freut sich auf die weitere Entwicklung der Kon-
zepte und Potentiale des na daLokals. Denn für das zeitge-
nössische Kunstschaffen in der freien Szene sind solche Orte 
unabkömmlich, das sollte auch der Politik klar sein und die 
über Jahre aufgebaute Expertise sollte nicht leichtfertig igno-
riert werden.

Wie sagt Hans Jürgen Olbrist in einer seiner Thesen zur 
Kunst im 21. Jahrhundert: „Jeder Raum kann Zentrum sein" 
und je elaborierter die Auseinandersetzungen sind – und das 
sind sie in der zeitgenössischen Tanz- und Performancesze-
ne zweifelsohne, – um so mannigfaltigere Zentren brauchen 
wir. ||

www.nadalokal.at
www. nadalokal.wordpress.com 
www.nadaproductions.at
www.lisahinterreithner.at

turelle Unterstützung. Die finanziellen Mittel, die nötig sind, 
um so einen Ort zu betreiben, werden nicht bereit gestellt. 
Dass sich so eine Subventionierung multiplizieren würde, 
weil sie an andere Künstler_innen weitergegeben wird und 
das künstlerische Schaffen in der freien Szene unterstützt, 
spielt offensichtlich immer noch keine Rolle. Momentan 
können nur der Raum, die Öffentlichkeitsarbeit und kleine 
Produktionszuschüsse oder Reisekosten von Seiten des na 
daLokals zur Verfügung gestellt werden. Selbst kleine Künst-
ler_innen-Honorare gehen sich nicht mehr aus. Und auch 
dieses Minimum an Produktionsbedingungen kann einmal 
mehr nur mit großem Eigeneinsatz des jeweiligen Teams und 
der Künstler_innen gewährleistet werden. Um den Fortbe-
stand des Raums zu garantieren, zahlen die Teammitglieder 
monatlich einen Mietbeitrag aus eigener Tasche.

Grenzen überschreiten

Das na daLokal und die dort arbeitenden Künstler_innen sind 
ein gutes Beispiel für die strukturelle Verschiebung künstle-
rischer Arbeitsweisen, die zwar seit Jahren propagiert und 
diskutiert, denen aber politisch keine Konsequenz eingeräumt 
werden. Es ist ein Ort von Künstler_innen für Künstler_in-
nen, die österreichweit und international vernetzt sind und 
diese Vernetzung gerne noch mehr für das na daLokal nüt-
zen würden beziehungsweise könnten, wenn eine gewisse 
betriebliche Basis gesichert wäre. Bislang muss auf Grund 
der Fördersituation die Planung extrem flexibel gehalten wer-
den. Die Subventionen werden bis zum Äußersten gestreckt, 
dabei sind die Beteiligten einem doppelten Prekariat ausge-
setzt: der Unsicherheit in der eigenen künstlerischen Arbeit 
und der der Erhaltung des Raumes. Dabei könnten gerade 
diese Initiativen von Künstler_innen wie dem na daLokal 
(oder auch Im_flieger und Initiativen wie ImPort oder Liquid 
Loft) in ihrer Kenntnis zum Feld und dem selbstständigen 
Kunstschaffen präzise notwendige ergänzende Formate zu 
den Produktionshäusern entwickeln und sollten darin un-
terstützt werden. 

Zukünftig möchte das na daLokal seine Aufmerksam-
keit noch mehr auf die künstlerische Forschung richten. Als 
wesentlicher Teil jedes künstlerischen Schaffens wird ihr in 
den momentanen Förder- und Produktionsökonomien institu-

Sabina Holzer

Performerin, Choreografin, Autorin, lebt und arbeitet in Wien.
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Eigentlich sollte hier ein abgedruck-
tes Gespräch stehen zwischen Nadi-
ne Puschnigg, Monika Klengel, Veza 
Fernandez und Marta Navaridas, in 
dem sie im nachhinein über das Projekt 
Share Your Darlings sprechen, das sie 
und andere im Dezember 2012 erstmals 
in Graz initiiert haben. 

Dazu ist es leider aus den guten alten 
Zeit- und Termingründen noch nicht ge-
kommen, womit schon einer der Haupt-
ausgangspunkte von SYD benannt wäre: 
zahlreiche lose vernetzte, untereinander 
bekannte Künstler_innen arbeiten in 
der selben Stadt im Bereich Tanz/Per-
formance, treffen sich hin und wieder 
zufällig bei Vorstellungen oder in der 
Straßenbahn, und haben irgendwann re-
alisiert, dass ein offener professioneller 
Austausch nicht von selbst passiert, 
sondern eben geplant und organisiert 
werden muss. So habe ich das Konzept 
von SYD verstanden: als Möglichkeit, 
im kleinen, aber offenen Kreis Arbeits-
schritte, Konzepte, Ideen etc. zur Dis-
kussion zu stellen und auszutauschen. 

Es gab dabei keine wie auch immer 
geartete kuratierende Instanz oder In-
stitution, die so etwas wie eine Voraus-
wahl getroffen hätte, wie man es bei di-
versen Nachwuchsplattformen kennt, 
bei denen es per definition schon um 
die „Stars“ von morgen etc. geht, die 
einer interessierten und kritischen Öf-
fentlichkeit vorgestellt werden, son-
dern der Fokus lag von Anfang an auf 
rein kollegialem Interesse aneinander, 
die Frage nach der Öffentlichkeit war 
nicht entscheidend. Von den ca. sieben 
Partner_innen, die sich als Plattform 
in Graz zusammengefunden hatten, 
hatte jede/r Einzelne die Möglichkeit, 
eine/n Kolleg_in von außerhalb Graz´ 

Share your Darlings 
Ein öffentlicher Arbeitstag

Johannes Schrettle

Johannes Schrettle

lebt als Autor und Theatermachter in Graz; 
Gründungsmitglied des Theaterkollektivs 
zweite liga für kunst und kultur.
 zweiteliga.weblog.mur.at

zum Projekt einzuladen, so dass sich am 
Vortag von SYD eine Gruppe von ca. 
15 Künstler_innen im Forum Stadtpark 
versammelte, die die nächsten andert-
halb Tage der konzentrierten Arbeit am 
lebenden Objekt widmete. 

Als „öffentlicher Arbeitstag“ ange-
kündigt, fanden vereinzelte (teilweise 
geladene, bekannte) Gäste über den 
Tag verteilt den Weg ins Forum Stadt-
park, ohne dass die Arbeit je zu einer 
Präsentationssituation geworden wäre. 
30 Minuten standen den einzelnen 
Projekten jeweils zur Verfügung, um zu 
zeigen, zu präsentieren und je nach per-
sönlichem oder künstlerischen Bedarf 
Fragen an die Kolleg_innen zu stellen. 
Dass die eigenen Fragen des Künstlers 
/ der Künstlerin im Zentrum stehen, be-
vor allgemeine Reaktionen oder Bewer-
tungen dazu kommen, kommt mir dabei 
entscheidend vor und zwingt jede/n 
Einzelne/n, tiefer in die Arbeitsschritte 
der Kolleg_innen einzusteigen. Das ist 
möglich, wenn man sich als konstruk-
tive Kolleg_innen trifft und das Setting 
halbwegs so baut, dass Öffentlichkeit 
zwar als interessierter Zaungast einge-
laden wird, aber eben nie im Zentrum 
steht und mit Erwartungen irgendwel-
cher sexy „Präsentationen“ versorgt 
wird. Um diese Erfahrungen kreisten 
dann auch die am Sonntag Vormittag 
beginnenden Reflexionen darüber, wie, 
wo und unter welchen Umständen das 
Format wiederholbar wird. ||

© Clemens Nestroy:
Der Tag an dem der Euro starb
Regie: Werner Habedl
Theater von Martin G. Wanko  
Graz 2012
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Symposium Kulturvermittlung: So-
cial inclusion – Participation – Emo-
tional Intelligence
9.-12.05., St.Pölten

Ziel dieses internationalen Symposiums 
ist es, einen Raum zu schaffen, in dem 
Kulturvermittler_innen, Pädagog_in-
nen, Student_innen und Wissenschaft-
ler_innen sowie Mitarbeiter_innen von 
Kulturinstitutionen zusammenkom-
men können, um ihre Erfahrungen 
auszutauschen und neue Ansätze zur 
Kulturvermittlung zu beleuchten. Die 
Schwerpunktthemen liegen auf den 
Bereichen soziale Inklusion, Partizipa-
tion und emotionale Intelligenz, die in 
Vorträgen, Podiumsdiskussionen und 
Workshops beleuchtet werden. Hierfür 
konnten zahlreiche international aner-
kannte Expert_innen aus der Kultur-
vermittlung und anderen Bereichen ge-
wonnen werden. Keynote Speaker wird 
der österreichische Genetiker Markus 
Hengstschläger sein, der unlängst mit 
seinem Buch Die Durchschnittsfalle für 
Aufsehen sorgte. Des Weiteren werden 
u.a. Anne Bamford, Autorin des Buches 
The Wow Factor und Modesto Tamez, 
Wissenschaftsvermittler am Explorato-
rium in San Francisco, zu den Schwer-
punktthemen Stellung beziehen. 

 veranstaltungen 

TanzTag.13
27.-28.04., Palais Kabelwerk Wien

TanzTag.13 präsentiert anlässlich des 
international gefeierten Welttanztags 
Werke von Künstler_innen aus Öster-
reich, Argentinien, Deutschland und 
Griechenland. Unter dem Motto, ei-
nen Raum für zeitgenössischen Tanz 
zu erschließen, werden am 27. & 28. 
April fünf Stücke von aufstrebenden 
Choreo-graf_innen im Palais Kabel-
werk präsentiert. TanzTag wird von 
tanz.coop – verein for arts bereits zum 
5. Mal veranstaltet. TanzTag steht für die 
Förderung des zeitgenössischen Tanzes 
und als choreografische Plattform, der 
Verwirklichung innovativer Stückideen, 
der Vernetzung und Unterstützung von 
künstlerischen Laufbahnen und der 
steten Suche nach Tendenzen im zeit-
genössischen Tanz. Mitwirkende Chore-
ograf_innen/Tänzer_innen: Silvia Salz-
mann & Leonie Humitsch, Maria José 
Diaz Cerutti & Florencia Stalledecker, 
Mirja Brunberg, Eve Chariatte & Costas 
Kekis & Anna Jarrige, Gisela E. Heredia 
mit Cäcilia Färber, Anna Possarnig & 
Anna Schumacher; künstlerische Lei-
tung: Gisela E. Heredia.  

www.tanzcoop.com

info

 intern 

Wir begrüßen unsere neuen  
Mitglieder

Jaschka Lämmert, Wien; Andrea Narten 
(Nartania), Wien; Katharina Kutil, Wien; 
Alice Mortsch (Theater Mopkaratz), 
Wien; Andrea K. Schlehwein (Netzwerk 
AKS), Millstatt; Andrea Köhler, Köln; 
Zusanna Ratajczyk, Wien; Kazuko Ku-
rosaki, Wien; Gisela Elisa Heredia (tanz.
coop), Wien; Yarina Gurtner, Wien; 
Kristin Werl, Wien; Günter Marinelli 
(tanz ist), Dornbirn; Tobias Fend (Cafe 
Fuerte), Hittisau; Daniela Mittlerleh-
ner, Wien; Massimo Rizzo, St. Pölten; 
Christian Krizanac, Wien; Reinhold 
Kammerer, Wien; Yukie Koji, Wien; 
Ursula Bleyer, Wien; Bärbel Strehlau 
(artfusion), Wien; Silke Müllner (The-
atercouch), Wien; Rory Six (Theater-
couch), Wien; Teresita Traun (Kabinett 
ad Co.), Wien; Sabine Flicker, Wien; Jo 
List (Sputniks), Enzelsdorf; Susanne 
Preissl, Wien; Stefan Reiser (theater-
bruchstücke), Wien; Esther Steinkogler 
(CIE Willi Dorner), Wien; Raffaela Gras 
(Kunststoff), Wien; Marianne Artmann, 
Wien; Katrin Reister (Knalshief), Salz-
burg; Doris Uhlich, Wien; Nicholas Har-
ras, Wien; Tanja Grossauer-Ristl, Wien; 
Viviana Escale, Wien; Peter Thalhamer, 
Wien; Christian Roupec, Mistelbach. 
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und Tanja Brandmayr widmen sich dem 
Zerrissensein zwischen Bodenhaftung 
und Fluchtsehnsucht. Der Abschluss 
des TanzTageLabors ist gleichzeitig der 
Auftakt zum brandneuen Tanzhafenfe-
stival, das von Ilona Roth und Ulrike 
Hager ins Leben gerufen wurde.  

www.posthof.at/programm/festivals/
tanztage-2013

- - - - - - - - - - - - - - - - - - - - - - - -

tanzhafenFESTIVAL 2013
26.04.-04.05., Hafen Linz

The port, a place to exchange, meet and 
develop. Sechs Anlegestellen im Linzer 
Hafen dienen als Spiel- und Erlebni-
sorte rund um den Tanz. Der Schwer-
punkt des Festivals liegt in der Präsen-
tation von professionellen und kurzen 
Tanzstücken, die einen weiten Einblick 
in die Kunstform des zeitgenössischen 
Tanzes gewähren.

Vordergründig werden Künstler_in-
nen präsentiert, deren Wurzeln oder 
deren Entwicklung einen regionalen 
Bezug zur Stadt Linz und dem Land 
Oberösterreich haben. Mit dabei sind 
bereits etablierte Künstler_innen und 
auch Tanzschaffende, die am Beginn 
einer vielversprechenden Karriere ste-
hen. Egal wohin es die Künstler_innen 
in der Zwischenzeit verschlagen hat, für 
dieses Festival kehren sie wieder nach 
Linz zurück. 

Zu sehen sind Stücke von Doris Uh-
lich, dem Vertebra Dance Collective, 
Marina Koraiman und Latanz Company. 
Weiter gehts mit einem kleinen Ausflug 

lerinnen aus Österreich und der Welt, 
die im Bereich der darstellenden Kunst 
für Kinder und Jugendliche tätig sind.

http://international-meeting.assitej.at

 festivals 

TanzTage 2013
05.03. – 26.04., Posthof Linz

In das Universum der zeitgenössischen 
Tanzszene entführt das traditionsreiche 
Linzer Festival im Frühjahr wieder mit 
spektakulären Produktionen interna-
tionaler Companies in der Hauptreihe 
sowie Erstaufführungen heimischer 
Tanzschaffender im TanzTage-Labor. 

Garry Stewart und sein Australian 
Dance Theatre verschränken zeitge-
nössischen Tanz und Videoart. Der 
Schweizer Philippe Saire gastiert mit 
der choreographischen Variante der 
Verklärten Nacht. Aus Großbritannien 
ist der Choreograph Wayne McGregor 
und Random Dance eingeladen, Andrea 
Miller ist mit  ihrem frischen New Yor-
ker Ensemble Gallim Dance zu sehen. 

Gleich drei Uraufführungen bietet 
das TanzTageLabor, das sich wie immer 
der spannenden heimischen Tanz- und 
Performance-Szene widmet. Natascha 
Wöss, Butoh-Tänzerin, und die Schau-
spielerin Doris Schüchner lassen sich 
von den luziden Gedichten der soeben 
mit dem Rauriser Förderpreis ausge-
zeichneten Lyrikerin Renate Silberer 
anregen und erschaffen eine suggestive, 
traumaffine Bildwelt. Doris Jungbauer 

Die hochkarätige Veranstaltung fin-
det im Rahmen des partizipatorischen 
Tanz- und Musikprojekts alles bewegt 
des Festspielhauses St. Pölten statt, bei 
dem Menschen aller Alters- und Bevöl-
kerungsgruppen gemeinsam mit interna-
tionalen Choreograf_innen ein abend-
füllendes Tanzstück erarbeiten. 

www.kulturvermittlung.net/de/sym-
posium

- - - - - - - - - - - - - - - - - - - - - - - -

ASSITEJ International Meeting
21.-29.06., Linz 

2013 lädt die ASSITEJ Austria gemein-
sam mit dem Internationalen Theater-
festival SCHÄXPIR zum größten in-
ternationalen Treffen der Theater- und 
Tanzszene für junges Publikum.

Unter dem Motto Facing the Artist 
stehen unterschiedlichste Themen auf 
dem Programm: In Symposien, Diskus-
sionen, Vorträgen, Workshops und Ma-
sterclasses bieten nationale und inter-
nationale Künstler_innen Einblicke in 
ihre Arbeit: So stehen unterschiedliche 
Genres wie das Musik- und Tanzthea-
ter genauso im Fokus, wie die Ausei-
nandersetzung mit Fragen nach Text, 
Dramaturgie, Raum und Bühne. Dem 
Nachwuchs, der Arbeit mit Kindern und 
Jugendlichen auf der Bühne und inter-
nationalen Netzwerken und Koopera-
tionen wird genauso ein Schwerpunkt 
gewidmet wie Theater und Tanz für 
Menschen mit Beeinträchtigungen.

Das ASSITEJ International Meeting 
richtet sich an alle Künstler und Künst-
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gesellschaftspolitisch relevanten Kunst. 
Dementsprechend verhält sich auch das 
diesjährige Musikprogramm, in dem ga-
rantiert nichts zu finden ist, was nicht 
als radikale Innovation – formal wie in-
haltlich, in der Vergangenheit wie in der 
Gegenwart – gelten könnte. 

Ab sofort sind Tages- und Wochenend-
Festivalpässe sowie Shuttlebus-Tickets 
für die Rückfahrt von Krems nach 
Wien auf www.donaufestival.at oder 
unter 02732/908 033 erhältlich.

- - - - - - - - - - - - - - - - - - - - - - - -

Viertelfestival NÖ – Brandungszone
09.05.-11.08., Weinviertel

Das „Viertelfestival NÖ – Weinviertel 
2013“ findet vom 9. Mai bis 11. August 
statt. Unter dem diesjährigen Festival-
Motto Brandungszone werden 69 
Kunst- und Kulturprojekte – davon 19 
Schulprojekte – umgesetzt.
„Brandungszone“ ist einerseits durch 
die geologische Frühzeit des Weinvier-
tels inspiriert: Vor über 10 Millionen 
Jahren war der Süden des heutigen 
Weinviertels Brandungszone eines rie-
sigen tropischen Meeres mit Delphinen, 
Haien und Seekühen. Andererseits ist 
eine Brandungszone eine Übergangszo-
ne von Ruhe und Aktivität, von Wachen 
und Träumen; eine Welt dazwischen. Sie 
ist ein Zustand der Inspiration, der stän-
digen Erneuerung und Veränderung, ein 
Verwandlungsraum. Die Brandungszone 
ist die denkbar treffendste Metapher für 
das Leben an sich, mit seinen Freuden 
und Schwierigkeiten und all den täg-
lichen Herausforderungen.

Demgemäß befassen sich viele Pro-
jekte mit Veränderungsprozessen. Die 
inhaltliche Bandbreite der Projekte 

eine Anknüpfung an aktuelle Debatten 
und Themen suchen. Die beiden Auf-
tragsproduktionen und Uraufführungen, 
BIRD.SHIT.ISLAND!, eine Koproduk-
tion mit das.bernhard.ensemble, und 
Franz Koglmanns komische Marketing-
oper JOIN!, eine Koproduktion mit den 
Wiener Festwochen, setzen sich mit den 
realen und fiktiven Konsequenzen einer 
grotesken, absurden und katastrophalen 
Schlagseite des „Habens“ auseinander. 

Die beiden Österreichischen Erst-
aufführungen AMAZONAS: TILT! 
von Klaus Schedl und AMAZONAS: 
A QUEDA DO CEU!, mit Musik und 
Samples des brasilianischen Kompo-
nisten Tato Taborda, sind nun nach Auf-
führungen in München, Rotterdam und 
São Paulo auch in Wien zu sehen. 

http://outofcontrol.at

- - - - - - - - - - - - - - - - - - - - - - - -

Donaufestival 2013: Krèms brûlée
25.04.-04.05., Krems a.d. Donau 

Seit acht Jahren steht Krems im Frühling 
nicht nur für Marillenblüte, Weißwein 
und das Weltkulturerbe Wachau, son-
dern auch für innovative Kunstformen 
unserer Zeit – zwischen Avantgarde und 
Subkultur. Vieles, was zum ersten Mal 
beim donaufestival präsentiert wurde, 
hat mittlerweile Eingang in zahlreiche 
Institutionen und Festivals des Landes 
gefunden.

Das Festival widmet sich in seiner 9. 
Ausgabe vermehrt performativen Kunst-
formen jenseits des Theaters, die im 
Kontext von bildender Kunst und Akti-
onismus agieren, zwischen Installation 
und Medienkunst, zwischen gewagter 
Behauptung und Camouflage – getragen 
von der großen Sehnsucht nach einer 

nach Wels ins Werkraumtheater Korn-
speicher zur Premiere des Tanzstücks 
merkaba von biancaanneb am 27.04., 
bis hin zu Tanzvorstellungen im Len-
tos in der ersten Maiwoche. Außerdem 
steht die Österreichpremiere des Stücks 
Poptries von der preisgekrönten Com-
pany Transitheart Productions auf dem 
Programm.

  Das tanzhafenFESTIVAL beinhaltet 
einerseits Vorstellungen und Tanzfilme 
als Abendprogramm und andererseits 
ein Rahmenprogramm mit kostenfreien 
Workshops. Der Abschluss des Festi-
vals bildet ein Tanzfest am 4. Mai in der 
KAPU.

www.tanzhafenfestival.com

- - - - - - - - - - - - - - - - - - - - - - - -

OUT OF CONTROL – Festival für 
Neues Musiktheater
05.04.-11.05., Wien

Die sechste Ausgabe des einzigen Fe-
stivals für Neues Musiktheater in Wien 
– 2O13 OUT OF CONTROL – ist die 
bisher umfangreichste: zwischen 5. April 
und 12. Mai stehen vier Produktionen 
mit insgesamt 25 Vorstellungen auf dem 
Programm, alle vier sind traditionsge-
mäß Uraufführungen oder Österrei-
chische Erstaufführungen, zwei davon 
im Auftrag des Festivals komponiert, 
alle realisiert und koproduziert mit nam-
haften nationalen und internationalen 
Partnern wie der Münchener Biennale, 
dem SESC Brasilien, den Wiener Fest-
wochen u.v.a. 

Inhaltlich steht OUT OF CONTROL 
2013 unter dem Titel Haben oder Sein, 
indem Künstler_innen und Forschende 
verschiedener Kontinente, ausgehend 
von Erich Fromms Thesen von 1976, 
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tanz ist: Internationales Tanz und 
Performance Festival
06.-15.06., Spielboden Dornbirn 

Nach dem üppigen Jahr 2012 mit blü-
henden Gartenlandschaften, explodie-
renden Pilzen, grünen Kometen und 
traumhaften Schaumgebilden widmet 
sich tanz ist in diesem Jahr, wie schon 
angekündigt, der japanischen Tanz-
kunst. 

Präzision, einzigartige Kraft, Verin-
nerlichung und der konzentrierte Ein-
satz der körperlichen Ressourcen sind 
es, die viele japanische Choreograf_in-
nen und Tänzer_innen auszeichnen.

Zwei der zentralen Protagonisten der 
japanischen Tanzzunft kommen im Juni 
nach Dornbirn: Ko Murobushi und Hi-
roaki Umeda. 

www.tanzist.at/zeitgenoessisch/2013

- - - - - - - - - - - - - - - - - - - - - - - -

Sommerszene 2013
3.-13.07., Salzburg

Das jährlich stattfindende Festival Som-
merszene darf durchaus berechtigt als 
das künstlerische „Herzstück“ der ganz-
jährig stattfindenden Aktivitäten der 
SZENE Salzburg bezeichnet werden. 
Das Festival versteht sich als wichtige 
Plattform für zeitgenössische darstel-
lende Kunst und bringt seit 30 Jahren 
herausragende nationale und internati-
onale Künstler und ihre Produktionen 
nach Salzburg. 

2013 wird die Sommerszene erst-
mals von der neuen Intendantin Ange-
la Glechner verantwortet. Das künst-
lerische Profil umfasst auch weiterhin 
Aufführungen und Projekte, die das 
zeitgenössische Kunstschaffen und ins-

SCHÄXPIR – Theaterkunst für jun-
ges Publikum
20.-30.06., Linz

Zum siebten Mal findet heuer das Inter-
nationale Theaterfestival SCHÄXPIR für 
junges Publikum statt. Vom 20. bis 30. 
Juni werden in Linz rund 40 Theaterpro-
duktionen aus dem In- und Ausland zu 
sehen sein. Außerdem wird es Vorstel-
lungen in Bad Ischl und Braunau geben, 
um Kindern und Jugendlichen abseits 
der viel bespielten Bühnen die Chance 
zu geben, neue und ungewohnte Kul-
turimpulse aufnehmen zu können.

Nicht nur das Zielpublikum, also 
Kinder und Jugendliche, werden an-
gesprochen. SCHÄXPIR wendet sich 
auch an Erwachsene, um die Notwen-
digkeit aufzuzeigen, Theaterkunst jeder 
Form und Erzählweise für alle Alters-
gruppen ernst zu nehmen. Impulse der 
internationalen Szene genauso wie die 
Möglichkeit Dialoge und Workshops zu 
besuchen, eröffnen den ansässigen The-
atermacher_innen neue Blickwinkel. 

Im Rahmen des Festivals hält die 
ASSITEJ Austria das 2. internationale 
Meeting der ASSITEJ, des internatio-
nalen Netzwerks zur Förderung und 
Etablierung des Theaters für junges Pu-
blikum, ab. 

Die Eröffnung des Musiktheaters 
und die daraus folgende Konzentra-
tion der Linzer Kulturlandschaft auf 
dieses Ereignis wirken sich auf das Fe-
stival- und Meeting-Programm aus. Die 
SCHÄXPIR-Eröffnung am 20. Juni fin-
det im neuen Haus statt und ein Sym-
posium widmet sich dem Thema Musik-
theater für junges Publikum. 

Anfang Mai erscheint das offizielle Fe-
stivalprogramm. www.schaexpir.at

reicht von der Auseinandersetzung mit 
der Geschichte des Viertels über die 
Thematisierung landschaftlicher und 
volkskultureller Besonderheiten bis zur 
Würdigung großer Weinviertler Künst-
ler_innenpersönlichkeiten.

www.viertelfestival-noe.at 

- - - - - - - - - - - - - - - - - - - - - - - -

Festival der Regionen Umgraben / 
Digging Up
7.-16.06., Eferding / OÖ

Zehn Tage Zeit, umzugraben: Perfor-
men, installieren, konstruieren, ausstel-
len, produzieren, aufführen, musizieren, 
filmen, gastgeben. 

Das Festival der Regionen 2013 fin-
det in Österreichs drittältester Stadt, 
Eferding, statt. Ein Ausblick auf die über 
30 Festivalprojekte ist online auf www.
fdr.at zu sehen.

Eferding ist eine gutbürgerliche 
freundliche Stadt; die Region ist vor-
wiegend als Gemüseanbaugebiet be-
kannt und liegt in bäuerlicher Umge-
bung. Unter dem Motto “Umgraben” 
sollen beim Festival der Regionen neue 
künstlerische Pflanzungen gesetzt und 
Verborgenes zu Tage gefördert werden.

Das Festival der Regionen ist ein zeit-
genössisches Kunst- und Kulturfestival 
und findet biennal an wechselnden Or-
ten in Oberösterreich statt.

An der Nahtstelle von Kunst und 
Alltagsleben beziehen die Projekte des 
Festivals die jeweiligen Lebensräume 
und ihre Bevölkerung in die Ausei-
nandersetzung mit gesellschaftlichen, 
politischen und künstlerischen Frage-
stellungen ein.

www.fdr.at
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Sprache beim Festival Les Eurotopiques 
vorzustellen. Das für diese vierte Ver-
anstaltung ausgewählte Thema lautet: 
Leidenschaft(en).

Die Theaterprojekte werden den Zu-
schauer_innen und einer professionellen 
Theaterjury als szenische Lesung von 50 
bis 70 Minuten mit einer Darbietung pro 
Team vorgestellt. 

Nach jeder Lesung werden Fragen 
und Antworten mit dem Publikum aus-
getauscht, bei denen das Theaterteam 
Absichten und Weiterentwicklungen 
darlegt, die zum Einsatz kommen sol-
len, um das Theaterstück zu vollenden: 
Weiterentwicklung der schriftlichen 
Ausführung, der Rollenbesetzung, der 
Musik, des Bühnenbaus, der Videos, 
usw. 

Der überzeugendste Beitrag wird 
von der professionellen Theaterjury 
prämiert. Das Siegerprojekt wird von 
La Virgule koproduziert und in seiner 
Endfassung in der darauf folgenden 
Saison (2014/2015) ins Programm auf-
genommen. Dem Bühnenbau des Pro-
jektes entsprechend plant La Virgule 
zweiaufeinander folgende Vorstellungen 
in einem Saal mit 800 Plätzen, drei in 
einem Saal mit 420 Plätzen oder 14 in 
einem Saal mit 81 Plätzen.

Die am Festival teilnehmenden Teams 
müssen während der gesamten Dau-
er des Festivals, d. h. vom 11. bis 18. 
Mai 2014 anwesend sein können. Die 
szenischen Lesungen sind abends vor-
gesehen, während die Diskussionsrun-
den und Workshops tagsüber angeboten 
werden, damit die Teams sich begegnen 
und zusammen arbeiten.

www.lavirgule.com/eurotopiques/
aufruf-zur-bewerbung.htm

und Institutionen aus dem Kunst- und 
Kulturbereich für das Ibsen-Stipendium 
bewerben. Es werden mehrere Stipen-
dien vergeben, die insgesamt mit etwa 
135.000 Euro gefördert werden.

Mit dem Ibsen-Stipendium, das auf 
eine Initiative der norwegischen Regie-
rung zurück geht, werden innovative 
Projekte aus dem Bereich der darstel-
lenden Künste ausgezeichnet, die Anreiz 
sind für kritische Diskurse über existen-
zielle und gesellschaftliche Fragestel-
lungen in Ibsens Leben und Werk.

Eine Fachjury entscheidet einmal 
jährlich, welche Projekte Fördermittel 
erhalten. Bisher wurden 19 Stipendien 
an Projekte in 15 verschiedenen Län-
dern vergeben. Die Gewinner_innen 
werden im Rahmen der internationalen 
Ibsen-Konferenz in Skien (Norwegen) 
am 16. und 17. September vorgestellt.

www.ibsenawards.com

- - - - - - - - - - - - - - - - - - - - - - - -

Les Eurotopiques 2014: Aufruf zur 
Bewerbung – Leidenschaft(en) 
Bewerbungsfrist: 31.05.2013

Vom 11. bis 17. Mai 2014 lädt das grenz-
übergreifende Theaterzentrum La Vir-
gule, das zu beiden Seiten der franzö-
sisch-belgischen Grenze in Mouscron 
(B) und Tourcoing (F) angesiedelt ist, 
zum vierten Mal zu seinem Festival Les 
Eurotopiques nach Hospice d'Havré in 
Tourcoing (F).

Zehn professionelle Künstler_in-
nenteams aus Ländern der Europä-
ischen Union werden eingeladen, ein 
Theaterprojekt, das sich auf das vorge-
gebene Thema bezieht, jeweils in ihrer 

besondere die performativen Künste ins 
Zentrum stellen. Programm und Tickets 
sind ab dem 14. Mai erhältlich. Das Pro-
grammheft kann bereits jetzt per Mail 
unter info@szene-salzburg.net vorbe-
stellt werden.

 ausschreibungen 

FRINGE HAMBURG 2013 
Anmeldefrist: 15.04.2013

Vom 16. bis 29. Juni ist es wieder so-
weit: FRINGE HAMBURG holt zum 
5. Mal den freien Theaternachwuchs 
in die schöne Hafenstadt, um ihm im 
Rahmen von KALTSTART eine einzig-
artige Festivalplattform zu bieten! Seit 
2012 findet FRINGE ausschließlich 
draußen – in der Peripherie des Fe-
stivalzentrums im Hamburger Schan-
zenviertel – statt. Auch in diesem Jahr 
forcieren wir eine künstlerische Inva-
sion des öffentlichen Raums, lassen 
Darbietungen und Orte verschmel-
zen und setzen damit den Fokus auf 
ebensolche Street Performer_innen.  
Ab sofort sind jene Künstler_innen 
herzlich dazu eingeladen, sich über das 
Online-Formular zur diesjährigen Teil-
nahme anzumelden. 

www.fringe-hamburg.de 

- - - - - - - - - - - - - - - - - - - - - - - -

Henrik Ibsen-Stipendien 2013 
Bewerbungsfrist: 30.04.2013

Bis zum 30. April können sich Künstler_
innen, Künstler_innenorganisationen 
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Premieren
05.04.
Mezzanin Theater: Girls, Girls, 
Girls
Dom im Berg, Graz
0316/670550

05.04.
das.bernhard.ensemble/netzzeit: 
BIRD.SHIT.ISLAND!
OFF Theater, Wien, 01/96096

06.04.
Puppenbühne Zappelfetzn: 
Ohne Schaf kein Schlaf
Hypo-Saal, Innsbruck
www.zappelfetzn.at

10.04.
quersinn: Tropfen auf heiße 
Steine
Palais Kabelwerk, Wien
01/8020650

11.04. 
Theo Fransz: Wolf
Dschungel Wien, 01/522072020

12.04.
aktionstheater ensemble: Werk-
tagsrevolution
Festspielhaus Bregenz
05574/4080

16.04.
Kevin Rittberger: plebs coriolan
Schauspielhaus, Wien
01/317010118

16.04.
Andy Halwaxx: Der reizende 
Reigen des reizenden Herrn 
Arthur Schnitzler
Theater Rabenhof, Wien
01/7128282

18.04.
Mezzanin Theater: Kennst du 
Jackie Chan?
TTZ, Graz, 0316/670550

18.04.
Doris Jungbauer & Tanja Brand-
mayr: Wir reisen/bottles and 
dresses
Posthof, Linz
0732/781800

18.04.
Bärbel Strehlau: Goodbye Euro-
pe – oder wie ich den Mauerfall 
verpennte
Palais Kabelwerk, Wien
01/8020650

18.04.
Anat Stainberg/Billy Roisz: 
Splitter
brut Wien, 01/5878774

19.04.
Schule für Dichtung: Der Stein 
der Idioten (Against utilitarism!)
Garage X, Wien
01/535320011

20.04.
Theater StromBomBoli: Das 
Netzwerk
Kulturlabor Stromboli, Hall in 
Tirol, 05223/45111

24.04.
Holger Schober: Johanna
Dschungel Wien, 01/522072020

24.04.
netzwerkTanz: openSpace 
Bludenz
Remise Bludenz
0680/2014542

25.04.
SESC São Paulo & netzzeit: 
AMAZONAS TILT!
Halle E, Museumsquartier Wien
01/96096

25.04.
Theater im Bahnhof: Lust und 
Verrat
Alte Galerie in Eggenberg, Graz
0316/763620

26.04.
Stefan Fleischhacker: Nabucco
L.E.O., Wien, 0680/335 47 32

26.04.
Serapionstheater: P a R a D i S o
Odeon, Wien
01/2165127

27.04.
Merkaba
Kornspeicher, Wels
BiancaAnneB@gmail.com

29.04. 
Transitheart Productions: 
Poptries 
Ars Electronica Center Deep 
Space, Linz, 0732/727251

29.04.
Nicole Metzger: Angst
Theater Spielraum, 01713046060

02.05.
Andrea Hügli: Corpus Delicti
Theater Drachengasse, Wien
01/5121444

04.05.
Lastkrafttheater: Der Weibs-
teufel
Firma Talkner, Schremser Straße 
81, Heidenreichstein
lastkrafttheater@gmx.at

04.05.
Valerie Oberleithner/Oliver Tir-
marche: [J-1] Prototype WUK
WUK, Wien
01/40121-00

13.05
theater.wozek: Das siebte Kreuz
Dschungel, Wien, 01/522072020

06.06.
progetto semiserio: Die Ballade 
von El Muerto
Hundsturm, Wien
01/5892211

08.05.
netzzeit: Join!
Halle E, Museumsquartier Wien
01/96096

08.05.
Isabella Feimer: Pornoladen
KosmosTheater, Wien
01/5231226

09.05.
Generationenstrand: Wein, Weib 
und Erdäpfelschalen
Wilfersdorf/Hobersdorf
http://2013.viertelfestival-noe.at

15.05.
Salon 5: Die Kinder von Wien 
oder Howeverstillalive
Expedithalle der ehem. Anker-
brotfabrik, 676/5625502

16.05.
Nina C. Gabriel: Kunst 
Ateliertheater Reloaded, Wien    
0650/5051025

27.05.
Michael Kolnberger: 
Penetrator
ARGE Kultur, Salzburg
0662/848784

08.06.
Otmar Wagner & Lars Schmid: 
AUFRÄUMEN!  
WUK, Wien
01/40121-00

12.06.
Zoon: Das Dritte Reich des 
Traums
Theater Nestroyhof Hamakom, 
Wien
01/8900314

19.06.
lawine torrèn: Schafberg 1911 – 
Am Weg zum Mond
Schafbergbahn, St. Wolfgang
06138/8003

21.06.
Andreas Baumgartner: 
Mein Bruder Räuber Kneissl
Theater des Kindes, Linz
0732/785141

21.06.
John F. Kutil:  Heiße Sohlen
Landestheater Linz, 
Kammerspiele
0732/785141
 
21.06.
Heidelinde Leutgöb: Die Fort-
pflanzungen der Amöben
Theater Phönix, Linz
0732/785141

22.06.
1. Österreichischer Bewegungs-
zirkus: Ich jane – du Tarzan!
Dach des City Parkhauses, Linz
0732/785141

25.06.
Justus Neumann: 
Alzheimer Symphonie 
Zelt vor dem Schlossmuseum 
Linz, 0732/785141

Weitere Programm-Infos online auf www.theaterspielplan.at  
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