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21.10.
Myrto Dimitriadou: Träume 
Träume
Toihaus Salzburg, 0662/877439

22.10.
Gerhard Werdeker: Ein Volks-
feind
Theater Spielraum, Wien 
01/713046060

25.10.
lawine torrèn: pilgrim
ARGEkultur Salzburg 
0662/848784

25.10.
Kompanie Freispiel & Blacklab 
Collective: Papier-La-Papp
Dschungel Wien, 01/522072020

27.10.
Projekttheater Hall: Halbe 
Wahrheiten
Lobkowitzgebäude, Hall
0681/10857488

27.10.
Bruno Max: Die Heirat
Theater Scala Wien, 01/5442070 

28.10.
Shakespeare, das Theater: Die 
Frau in Schwarz
Saumarkt Feldkirch, 
0650/6800974 

30.10.
Esther Muschol: Schilf
KosmosTheater, Wien
01/5231226

31.10.
Sabine Marte, Andrea Salzmann: 
Hotel Totale
brut Wien, 01/5870504

31.10.
Phace/Liquid Loft/Chris Haring 
(u.a.): grace note
Tanzquartier Wien, 01/5813591

01.11.
Christine Eder: Der Seidene 
Schuh III. 
Schauspielhaus Wien 
01/317010118

02.11.
konnextra: Carte Blanche
Dschungel Wien, 01/522072020

03.11.
Helmut Pokornig: Märchen aus 
aller Welt
Figurentheater Marijeli, Wien
0664/6558210

06.11.
Manfred Weissensteiner: Frau 
Müller muss weg
Theater am Ortweinplatz, Graz
0316/846094

07.11.
Taka-Tuka:
Meine Schwester (H)Elena
Kleines Theater, Salzburg
0662/872154

07.11.
Martina Schlegelova/Wiener 
Wortstätten: Kill Hill™
TAG Wien, 01/5865222

13.11.
Makemake produktionen: Das 
Kind der Seehundfrau
Dschungel Wien, 01/522072020

15.11.
Harald Gebhartl: Frau Diavolo
Theater Phönix Linz
0732/666500

16.11.
Klaus Haberl:
Erben ist nicht leicht
Theater Forum Schwechat
01/7078272 

17. 11.
Theater der Figur:
Trüffelschweine 
Theater am Saumarkt, Feldkirch 
05522/72895

21.11.
Ali M. Abdullah: Karte und 
Gebiet
Garage X, Wien
01/535320011

18.11.
Theater ecce:
Till Eulenspiegel
Odeïon, Salzburg
0662/660330

23.11.
Holger Schober: 4411 Christ-
kindl
Theater des Kindes, Linz
070/605255

24.11.
Teatro Caprile: Montevideo
Kulturbahnhof, Andelsbuch
www.bahnhof.cc

24.11.
Myrto Dimitriadou: Maulwurf
Toihaus Salzburg, 0662/877439

27.11.
Theatercombinat: designed 
desires. what is to be done then?
ehemalige zollamtskantine, Wien
0650/926 32 26

29.11.
Theater Asou: Drachenmeister 
und Nudelsuppe
Frida & freD Graz, 0316/8727700

30.11.
Die Unbändigen: 
cattravelsnotalone
Tanzquartier Wien, 01/5813591

01.12.
Tanja Simma: 
Anna, The Substitute
KosmosTheater Wien, 
01/5231226

01.12.
Gernot Plass:
Moorland. Eine gottverdammte 
Terroristenbande
TAG Wien, 01/5865222

02.12.
Torsten Schilling: Winterreise
Westbahntheater, Innsbruck
0660/1486410

02.12.
walktanztheater, AUFSCHLUSS. 
Ein Stück über Menschen im 
Strafvollzug.
Altes Hallenbad, Feldkirch
05522/73467

04.12.
Florian Eisner: Wachswetter
Theater praesent, Innsbruck
0650/6436036

06.12.
klagenfurter ensemble / VADA: 
UKSUS. Kammeroper nach 
Daniil Charms
Theater Halle 11, Klagenfurt 
0463/310300

06.12.
Toxic dreams: The Big Event - 
Directors Cut
WUK Wien, 01/4012136

06.12.
Follow the rabbit: Dr. Brumm
Orpheum Extra Graz 
0316/80089000

07.12.
Andrea Hügli: Offene Gruben, 
Offene Fenster
diemonopol Innsbruck 
0664/1036268

12.12.
Staatstheater: Apokalypse 
Whow! – Die Kochshow
Treibhaus Innsbruck, 
0512/572000

12.12.
daskunst: How to kill an Othello
Theater Nestroyhof Hamakom, 
Wien, 01/8900314

31.12.
Sirene Operntheater: Marieluise
Ort und Karten: www.sirene.at

Weitere Programm-Infos online auf www.theaterspielplan.at 
sowie für Wiener Produktionen im Printformat spielplan wien
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editorial

Geschichte in Tanz und Performance, Barbara Stüwe-Eßl 
wagt sich in einem Überblicksbeitrag an das große Thema 
Schreiben für das Theater und Andrea Huemer wirft in einem 
ersten Beitrag einer geplanten Serie einen Blick auf den Auf-
bruch der Theater der Nachkriegsjahre. Wolf Lamsa gibt in 
der Rubrik Szene konzise Einblicke in das Theaterland Stei-
ermark und lässt die Leser_innen teilhaben am diesjährigen 
Festival bestOFFstyria. Auch Nadja und Martin Brachvogel 
von Theater Mundwerk/Follow the Rabbit bespielen diesmal 
den Sandkasten in der Steiermark – ergänzt wird der Blick auf 
das Bundesland durch einen Bericht von Hermann Götz über 
das TaO! Theater am Ortweinplatz. Last but not least – Caro-
lin Vikoler würdigt und winkt dem Granden Hubsi Kramar 
zum Abschied aus dem für sieben Jahre temporär bespielten 
3raum-anatomietheater auf dem Gelände der Universität für 
Musik und Darstellende Kunst in Wien. Xenia Kopf stellt 
das Buch Integrative Inszenierungen vor. Das Fotografen-
Portrait dieser Ausgabe zeigt Arbeiten von Rainer Berson.

Wir freuen uns, die gift-Serie Fokus Koproduktion am 
22. Oktober in einem öffentlichen Podiums-/Gesprächsfor-
mat fortzusetzen. Im Anschluss an die diesjährige Generalver-
sammlung möchten wir mit Impulsgeber_innen, Gästen und 
allen Interessierten in der Garage X daran weiterdenken, was 
eigentlich wirklich eine Koproduktion ist und wie die Bedin-
gungen für Koproduktionen verbessert werden können. 
Wir freuen uns auf Ihr/euer Kommen.

Sabine Kock 

während der Flashmob im Juli vor dem Parlament ohne po-
litischen Erfolg blieb – der umstrittene Gesetzesentwurf zum 
Künstler-Sozialversicherungsfonds (KSVF) wurde trotz aller 
Proteste mit den Stimmen der Koalition verabschiedet – ha-
ben hunderte Flashmobber_innen am 3. Oktober erfolgreich 
den Dschungel Wien ‚eingegrenzt‘. Sie wollten ein deutliches 
Zeichen dafür setzen, dass der Dschungel kein Ort für Aus-
grenzungspolitik ist. Anlass war eine vom Dschungel Wien, 
Der Standard und Wien heute organisierte Diskussion des 
FPÖ Parteichefs Strache mit Jugendlichen.

Abseits dieser Aktionen spielt sich die Kulturpolitik mo-
mentan eher hinter den Kulissen ab, insbesondere in Wien, 
wo derzeit die Konzeptjury an ihren Mehrjahresentschei-
dungen arbeitet. Unter der Rubrik kurz & knapp sind einige 
kulturpolitische Spots zu finden. 

Im politischen Teil wird weiter über den Prozess gegen 
die russische Punk Band Pussy Riot, die Besetzung des The-
aters Valle in Rom und eine Mahnaktion zum Atomic Bomb 
Awareness Day vor der UNO City in Wien berichtet. Das 
zeitfenster ist der unter dramatischen Existenzbedingungen   
schreibenden und spielenden Ada Christen gewidmet. 

Im Diskurs beginnt Sara Ostertag eine als kollektive 
Denkanregung für eine neue Praxis verstandene Diskussion 
um eine grundlegende Neubestimmung des Begriffs ‚Vermitt-
lung‘, Jürgen Bauer widmet sich unter dem Titel Tanzende 
Zombies der Frage der boomenden Re-enactments und Wie-
deraufnahmen – alors der Beschäftigung mit der eigenen 

Liebe Leser_innen,
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IG Freie Theaterarbeit:
Generalversammlung und Podium Fokus Koproduktion

Wir laden sehr herzlich ein zur 
diesjährigen Generalversamm-
lung der IG Freie Theaterarbeit 
mit anschließendem öffentlichen 
Podium/Gespräch zum Thema 
Fokus Koproduktion:

Montag, 22. Oktober 2012 
GARAGE X, 1010 Wien, 
Petersplatz 1

16:30-18:00 Uhr: Generalversammlung 
Gern möchten wir bei dieser Gelegenheit die aktuellen Per-
spektiven der Arbeit der IG gemeinsam diskutieren. 

18:00 Uhr Pause 

18:30 Uhr: Öffentliches Podium/Gespräch Fokus 
Koproduktion
Anlass für das Format ist eine thematische Reihe in den 
letzten Ausgaben der gift. zeitschrift für freies theater, in der 
einige Impulsgeber_innen schon Statements zum Thema for-
muliert haben. Zwar gibt es ein durchaus konzises Verständ-

nis darüber, was ‚eigentlich’ eine Ko-
produktion ausmacht, faktisch gibt es 
jedoch in Wien bzw. in Österreich eine 
sehr breite Palette von Zusammenar-
beitsformen, Vertragsspielarten und 
Regelungen zwischen Gruppen und 
Häusern, die unter dem Label ‚Kopro-
duktion’ praktiziert werden. 

Impulsgeber_innen: Christine Gaigg/Second Nature, Ju-
lia Wiggers/freie Produktionsleitung, Ali M. Abdullah, 
Harald Posch/Garage X, Haiko Pfost, Bettina Kogler/
brut wien, Walter Heun/TQW, Peter Fasshuber/theater-
land steiermark, Martin Heering/Bundesverband Freier 
Theater (D)

Moderation: Sabine Kock

Im Anschluss laden wir herzlich zu einem Buffet. 
Wir freuen uns über dein/Ihr Kommen und hoffen auf inten-
sive Beteiligung an der Diskussion!
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Rechtsvertretungsansprüche zu schwä-
chen. Die von der Verteidigung bean-
tragte Berufungsverhandlung ist für den 
10. Oktober angesetzt, womit die Voll-
streckung des Urteils vorerst ausgesetzt 
ist. Falls es am 10. Oktober zu keiner 
Aufhebung des Urteils kommt, werden 
die Frauen neuerlich Hilfe brauchen – 
was getan werden kann ist hier zu fin-
den: http://freepussyriot.org/help.

Dringend notwendig ist eine Hal-
tungsänderung der Russischen Staats-
macht zu Kunst und deren Freiheit. In 
Zeiten der individuellen Informations-
beschleunigung durch Twitter, Facebook 
usw. bleibt zu hoffen, dass staatsmäch-
tige Muskelaktionen wie die Verurtei-
lung der Pussy Riot-Mitglieder bald 
zum „No-Go“ für Regierungen werden. 
Gesetzliche Freiheitseinschränkungen, 
auch hinsichtlich der neuen Kommuni-
kationsmedien, werden nicht nur von 
der russischen Regierung versucht – Ide-
enreichtum und Mut von Einzelnen sind 
bewährte Gegenmittel. ||

Der Song Jungfrau Maria, befreie uns 
von Putin und ein spontaner Auftritt 
in einer Moskauer Kirche genügte rus-
sischen Behörden, um drei Mitglieder 
der feministischen Punkband Pussy 
Riot zu verhaften. In dem Song wird 
die Jungfrau Maria angerufen, den rus-
sischen Präsidenten Wladimir Putin zu 
vertreiben. Zudem kritisiert der Song 
den Einsatz und die Unterstützung der 
russisch-orthodoxen Kirche für Putin. 
Ein Video der Aktion fand im Internet 
riesige Resonanz. An der Protestaktion 
im Februar hatten sich insgesamt fünf 
Frauen beteiligt, drei wurden festgenom-
men, die russische Polizei leitete Mitte 
August eine Fahndung nach den beiden 
anderen Frauen ein. Die Band teilte 
über Twitter mit, dass diese ins Ausland 
geflohen seien, um sich vor der Verfol-
gung durch die Justiz zu schützen und 
um „ausländische Feministinnen“ für 
neue Protestaktionen zu rekrutieren.

Weltweit fanden Demonstrati-
onen statt, zahlreiche Organisationen 
und Einzelpersonen setzten sich für die 
Freilassung der drei Musikerinnen ein. 
Dennoch wurden Nadezhda Tolokon-
nikova, Maria Alekhina und Ekaterina 
Samutsevich am 17. August nach rund 
fünf Monaten in Untersuchungshaft we-
gen „Rowdytums aus religiösem Hass“ 
zu zwei Jahren Lagerhaft verurteilt. Die 

Weitere Informationen: 

http://freepussyriot.org/de/news-de

www.europarl.europa.eu/aboutparliament/
de/002398d833/Sakharov-Prize-for-Free-
dom-of-Thought.html

Meinungsfreiheit in Russland 
Free Pussy Riot

Vollstreckung des Urteils gegen die drei 
Aktivistinnen wurde ausgesetzt.

Die internationale Empörung wächst. 
Das Europäische Parlament ist „zutiefst 
enttäuscht über das Urteil und die un-
verhältnismäßige Strafe“ und beschreibt 
sie als „politisch motivierte Einschüch-
terung von Oppositionsaktivisten“. Die 
Abgeordneten hoffen, dass das Urteil 
im Einklang mit den von Russland 
eingegangenen internationalen Ver-
pflichtungen überprüft und aufgehoben 
wird.

 Pussy Riot wurde für den Sacharow-
Preis 2012 für geistige Freiheit des Eu-
ropäischen Parlaments nominiert und 
am 21. September wurde dem Ehemann 
einer der drei inhaftierten Musikerinnen 
der Lennon-Ono-Friedenspreis überge-
ben. US Außenministerin Hillary Clinton 
thematisierte in einem Gipfelgespräch 
mit ihrem russischen Kollegen Sergej 
Lawrow die Verurteilungen der drei 
Sängerinnen sowie ganz generell jene 
Gesetze, die die Versammlungsfreiheit 
und die Tätigkeit von Non-Profit-Orga-
nisationen in Russland einschränken. 

Im September versuchten die Rus-
sischen Behörden, die Anwältin der 
Rockband-Mitglieder als Zeugin vorzu-
laden, um sie damit ihres Vertretungs-
mandats für die Mitglieder von Pussy 
Riot rechtlich zu entheben, um so deren 
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Kuhhandel im KSVF besiegelt

Kurz vor der Sommerpause wurde im Parlament beschlossen, 
dass im Künstler-Sozialversicherungsfondsgesetz (KSVFG) 
die so genannte Pensionsklausel fällt. Kunstschaffende mit 
aufrechten Pensionsansprüchen können nun wieder regulär 
Zuschüsse aus dem Fonds beziehen. Trotz vehementen Pro-
testen der Künstler_innen und ihrer Vertretungen wurde im 
Gegenzug die umstrittene Reduzierung der Content-Abgaben, 
die den Fonds speisen, für einen Zeitraum von zunächst fünf 
Jahren zugelassen. Dadurch wird sich das Fondsvermögen 
in den kommenden Jahren von derzeit 28 Millionen Euro 
auf 11 bis 13 Millionen Euro verringern. Künstler_innen und 
ihre Vertretungen sind empört über diesen unnötigen Kuh-
handel und den perspektivischen Raubzug an Reserven, die 
der Verbesserung ihrer prekären Existenzverhältnisse zugute 
hätten kommen sollen. Die Wirtschaftskammer, die schon 
2008 bei der Novellierung des KSVF-Gesetzes versucht hatte, 
am Fondsvermögen zu rütteln, lacht sich ins Fäustchen über 
diesen mühelos gelungenen Coup, dem nun – nach dem er-
folgreichen Versuch – sicher weitere folgen werden. 

Wiener Evaluation veröffentlicht 

Ebenfalls kurz vor der Sommerpause und ohne großes Brim-
borium wurde die in sehr kurzer Zeit vom NPO-Institut der 
WU erstellte Evaluation der Wiener Theaterreform online ge-
stellt und ist unter www.wien.gv.at/kultur/abteilung/foer-
derungen/theaterfoerderungen.html einzusehen. Im Vorfeld 

politik

kurz & knapp

war die MA7 kritisiert worden, dass die bei ihnen seit Jahren 
eingeforderten Daten der Theatergruppen nur manuell ge-
sammelt, aber nicht für einen Datenabgleich aufbereitet und 
ins Computersystem eingespeist worden waren. Die aktuelle 
Erhebung erhält durch Schätzwerte und im Rahmen einer 
Befragung nachträglich (wieder) abgefragte Daten von Häu-
sern und Gruppen quantitative Unschärfen. Künftig soll die 
Datenlage systematisch aufbereitet werden, verspricht das 
Kulturbüro.

Festwochen Leitung

Mitten im Sommer gab es eine überraschende Meldung in der 
Besetzung der Wiener Festwochen. Als Ersatz für die abge-
sprungene Shermin Langhoff wurde die international renom-
mierte belgische Festivalleiterin und Kuratorin Frye Leysen 
zur neuen Ko-Direktorin bestellt. Frye Leysen gilt als durch-
setzungsstarke Grande Dame der freien Szene. Der explizite 
Part einer Stimme des postmigrantischen Theaters ist nach 
wie vor offen – bleibt aber hoffentlich nicht unberücksichtigt 
und wird noch besetzt. 

Europäische Theaternacht im Aus

Am 17.11.2011 fand die erste Europäische Theaternacht in 
Österreich statt – unter reger Beteiligung von Theatern und 
freien Gruppen und einem großen und offenen Publikumsin-
teresse, das denen anderer ‚Langer Nächte‘ vergleichbar war. 
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Angeschoben wurde das Ganze durch eine Initiative der IG 
Kultur Österreich, die mit einer Investition von 5.000 Euro für 
drei Praktikantinnen und Werbekosten das gesamte Format 
auf die Beine gestellt hat und dabei von der IG Freie Theate-
rarbeit unterstützt wurde. 

Obwohl das Format in jeder Hinsicht mehr als erfolg-
reich war – sowohl für die Idee eines kulturell sich zusammen 
denkenden Europas, als auch für die Szenen vor Ort, zu-
dem für die Erschließung neuer Publikumsschichten – wur-
den die minimalistischen Förderanträge für ein Folgeformat 
beim Bund und der Stadt Wien in diesem Jahr abgelehnt. Die 
Europäische Theaternacht steht vor dem Aus, bevor sie sich 
überhaupt etablieren konnte. Andere Lange Nächte kosten in 
der Regel mindestens eine Million Euro, von denen der ORF 
einen guten Teil als Werbekosten erhält. 

Grüne Anfrage 

Die Grünen haben im Parlament eine Anfrage zu Finanzie-
rungsformen und -höhen im Kinder- und Jugendtheaterbe-
reich initiiert und damit Aufmerksamkeit auf den nicht nur 
in Österreich im Vergleich permanent unterdotierten Sektor 
gelenkt. Die Anfrage des grünen Kultursprechers Wolfgang 
Zinggl zielt darauf ab „dem Stellenwert von Kinder- und Ju-
gendtheater mehr Öffentlichkeit und bessere Rahmenbedin-
gungen zu verschaffen“.

Künstler_innen Guide zu Mobilität in Arbeit

Mit einem Jahr Verspätung hat über den Sommer hinter den 
Kulissen in einer AG der interministeriellen Arbeitsgruppen 
(IMAG) die redaktionelle Endbearbeitung eines Künstler_in-
nen Guides zu Fragen der Mobilität stattgefunden. Das Resul-
tat soll bis zum Jahresende online gehen – zunächst in deut-
scher Sprache, eine umgehende Übersetzung ins Englische 
ist im Anschluss geplant. Der Mobilitätsguide fasst auf ca. 50 

Seiten die komplizierte und in vielem rigide österreichische 
Visa- und Aufenthaltsrechtslage für Künstler_innen zusam-
men und soll helfen, Standards in der Praxis der Umsetzung 
zu setzen. Eine Verbesserung der österreichischen Rechtslage 
ist damit leider nicht verbunden.

AMS-Zugang bei gemischten Arbeitsverhältnissen

Bei einer Meldung zur Arbeitslosigkeit gibt es viele Pfer-
defüße – einer davon ist die Frage: ‚Sind Sie derzeit selbst-
ständig tätig?‘. Die meisten Künstler_innen kreuzen hier 
schon aus Sorge, sonst Probleme zu bekommen, ‚nein‘ an. 
Damit fällen sie aber eine folgenschwere Entscheidung für 
Durchrechnungszeiträume und die Gesamthöhe möglicher 
selbstständiger Zuverdienste im laufenden Jahr. Der Kultur-
rat Österreich ist in einigen noch nicht letztgültig geklärten 
Details in Verhandlungen mit AMS, bm:ask und SVA. Wir 
raten allen Künstler_innen die sich arbeitslos melden, drin-
gend zu einer kompetenten Beratung in dieser Frage, bzw. der 
Entscheidung, ob selbstständige Tätigkeiten bei der Meldung 
zur Arbeitslosigkeit als ‚vorübergehend’ oder ‚durchgehend’ 
selbstständig betrachtet werden. 

Protest 

Künstler_innen und Jugendliche zeigten am 3. Oktober sehr 
eindrücklich mit einer Aktion, dass eine Stimme der FPÖ 
im Dschungel Wien – einem Raum, der bislang für Auslän-
derfeindlichkeit und Rassismen nicht zugänglich war – nicht 
gewünscht ist. Hunderte Flashmobber_innen wollten den 
Dschungel Wien eingrenzen, um auf H.C. Straches Ausgren-
zungspolitik hinzuweisen: die Polizei verwehrte ihnen den 
Zugang zum Fürstenhof. Strache hastete nach der die Aktion 
auslösenden Diskussionsveranstaltung im Dschungel Wien 
an den Protestenden vorbei, ohne sich dieser Diskussion zu 
stellen. ||
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© Rainer Berson:
Angelo Soliman
Regie: Bert Gstettner
Tanz*Hotel
mit Giordana Pasccuci, Chris Haring, 
Christpophe Dumalin, Zdeno Dlhos
1996
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14th, 2011, the day after Italian citizens decided in a referen-
dum to say no to water privatisation, nuclear development 
and legal immunity for acting government officials, a wide 
group of protestors seized the Teatro Valle, Rome’s oldest 
theatre, one of many cultural institutions facing difficulties, 
which would have been turned over to be privatized. The day 
after the victory of the referendum for water as a common 
good, voted by 27 millions of Italians, on the ancient façade 
of the theatre designed by Valadier, appeared a long piece 
of cloth with the words: LIKE WATER, LIKE AIR, LET’S 
RECLAIM CULTURE!

The invasion of the Valle becomes a device for art and 
politics, poetics and different urgencies gathered around 
Rome's oldest theatre still operating: the theatre of Mozart 
and Rossini, the first of Six Characters by Pirandello. Struc-
ture that was intended to have an uncertain future and risked 
to become private. So a community gives life to a space by 
creating a constituent power through the vehicle of a Foun-
dation, a non hierarchical but as usual horizontal rhizome. A 
place where to take decisions in the assemblies, to institutio-

Rome/Italy, 2011: 

Empty and useless theatres divided by labels, categories, and 
targets of audiences. Festivals in agony, awful redistribution 
of public funds, suspension of useless organisms, ETI1 strikes 
on Monday (the day off for most part of the workers in art 
and entertainment), excise duties on petrol (apparently to 
increase culture, in reality to enhance war investments). Ac-
tors without allowances and unemployment benefits, stable 
theatres with budget shortfalls, directors chosen because they 
are appreciated by the mother of the mayor (as in our case 
in Rome!). A lot of respect for the copyright protection (in 
Italy we have the only monopole in all Europe for that: the 
SIAE), but no respect for knowledge, for the workers, for the 
intelligence of the audience. Bureaucrats firmly there, stuck 
in their places, artists without money. Politics of the “Great 
Event”, Theatre of Misery. There’s no epic, no cruelty, there’s 
no Dionysus. 

And so, once upon a time, one day, a theatre, born in 
1727, was occupied to implement a “cultural revolt”. On June 

Valle story –  
a cultural revolution
Teatro Valle Occupato

Spring 2011: Europe and the whole Mediterranean area 
are in turmoil 

The act of occupying travels from north African cities to 
Spanish squares of the Indignados through the “neighbour-
hoods in flames” in Athens up to USA’s Occupy Movements. 
These bodies don’t get in contact, but breathe and live the 
same pure vibration. Different contexts, different goals and 
attitudes are activated, almost at the same time, with simi-
lar practices. All these global movements reaffirm the oc-
cupying act, giving to it a new meaning: they override the 
purely negative protest and unfurl the power of constituent 
practices claiming for sovereignty. ©
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The occupants are aware of the present economical and finan-
cial difficulties of the country and, precisely for this reason, 
we believe that the situation should be faced not with a blind 
policy of cuts, but with forward-looking projects aiming to 
reduce waste and to enhance the artistic talents which are 
a key resource for the country. A renewed future for Teatro 
Valle would be a major starting point for everybody, ushering 
a new season of Italian cultural policy resetting art, know-
ledge and creativity as centre of the social system. Radical re-
forms, capable of ensuring efficiency and autonomy in public 
management, would allow virtuous actions of privates and 
would restore dignity to the professionals of this industry with 
specific laws recognising their rights. We are imagining and 
practicing new forms of ethical management able to provide 
the possibility of a plural artistic direction with the guarantee 
of a turn-over; an “ecological” principle ensuring a balanced 
distribution of resources between small and large productions, 
for training and hospitality; fairness in pay – reduction of the 
gap between the minimum and maximum –, a price policy ac-
cessible and progressive; boards for independent monitoring, 
transparency and readability of financial statements publis-
hed on the web, developing a code of ethics, as model for all 
theatres and companies.

What do we do, what have we done

We have set up artistic residencies in which we asked the 
artists to invent new forms of education, to open up for the 
audiences the creative processes, inviting other artists, con-
taminating languages. The theatre promotes forms of encoun-
ter between the arts and creates opportunities for interdis-
ciplinary ensembles through assemblies, informal meetings 
and through the international networks built in these recent 
months of activity. We organize plays and performances, 
festivals of independent theatre in and outside the theatre, 
children workshops, we reflect together on the cultural poli-
tics and projections of independent movie, which otherwise 
wouldn’t find any distribution. Every day from the 14th of June 
2011 we kept the theatre open, organized the cultural pro-
gram, promoted meetings and co-working sessions with many 
theatrical, academic and scientific institutions on a national 
and international level, supported and enhanced the fights 
for commons on a national level.

nalize the link between culture, art and political practices and 
to set a model of grassroots participation. The Valley becomes 
a model, to arise in other cities in Italy similar experiences.

Who

After six months practicing the fight, with raids in theatres 
and symbolic occupations, the workers in the arts and culture 
occupied Teatro Valle. Workers within film-, theatre-, dance-
productions, technicians, operators, employees, precarious 
living people and intermittent for several months waged a 
direct and self-organized fight for their rights and against the 
cuts. We have occupied the Teatro Valle to save it from an 
uncertain future. The occupiers have issued an appeal signed 
by over 8.000 people. Citizens, artists, professionals, workers, 
worldwide and within Italy, people gave life to the Teatro 
Valle, that has emerged as a venue with a strong symbolic va-
lue at a national level, a place to share ideas and experiences, 
a place to elaborate together a political and critical thought, 
according to a choice of active citizenship. We are interested 
in commons, mutualism, co-working and we would like to 
base all our actions on the quality of relationships. We believe 
in a world built on bottom up quality processes and we are 
very interested in international collaborations.

Mission and vision

Our goal is to transform the Teatro Valle in a foundation of 
commons. The Foundation Teatro Valle Commons is an eco-
nomic and juridical alternative model based on self govern-
ment of citizens and workers of art and culture and on a direct 
democratic system. The principal vocation of the theatre is to 
be always open and alive and to offer a wide permanent edu-
cation for professionals and for the citizens as a contemporary 
agorà. Regarding the artistic vocation of Teatro Valle we think 
it should be a centre devoted to Italian contemporary drama-
turgies and stage writings. After the 14th of June the defensive 
attitude transformed itself in a performative constituent act: 
public assemblies, self education processes, a multidiscipli-
nary approach. Internationally known and appreciated jurists 
as Ugo Mattei and Stefano Rodotà contributed to write the 
Statute of the Fondazione Teatro Valle Bene Comune. 
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The network

After the Cinema Palazzo and the Valle, the occupy culture 
movement increased and became contagious: Teatro Marino-
ni, Coppola Theatre of Catania, Garibaldi Theatre, the coll-
ective of the Balena of Naples with the Asilo della creatività 
e della conoscenza. Macao in Milan and the already existing 
S.A.L.E. Docks in Venice are all experimenting innovative 
models of bottom up productions. We had the support of 
prestigious European institutions such as the Union of the 
Greek Artists, Schaubühne Berlin, Royal Court Theatre in 
London, Theatre du Soleil/Arianne Mnouchkine, Theatres 
of Europe and Berlin Biennale. We are working continuously 
with cultural institutes in Italy such as the French Academy of 
Villa Medici and the Swiss Institute of Culture, we are colla-
borating with, among others, Goethe Institut and we are part 
of international networks such as European Alternatives. ||

www.teatrovalleoccupato.it

1 ETI: Ente Teatrale Italiano is a public organ that administrates 4 public 
theatres

zeitfenster

Ada Christen
Auch das geht vorüber

Wolf Lamsa

Ada Christens autobiographische Erzählung Aus der Kinder-
zeit beginnt mit dem Satz: „Meine Sehnsucht, mein einziger 
Wunsch war ein Kanarienvogel. Ich war damals sechs Jahre 
alt, arm, klein und hungrig.“ Sie beschreibt ihre Erlebnisse 
kurz vor Weihnachten im Jahr 1846. Ihre Mutter und die 
ältere, tuberkulosekranke Schwester nähten Handschuhe 
und trugen so zum Familieneinkommen bei. Die kleine 
Christiane Rosalia Frederik, wie Christen mit Taufnamen 
hieß, trug die Handschuhe aus, sie brachte sie zu einem 
Handschuhhändler, der sie weiterverkaufte. Auf dem 
Weg dorthin war ein etwas älterer Junge aus Italien, der 
Wachsvögel verkaufte. Da der Handschuhhändler, so kurz 
vor dem heiligen Abend, ein kleines bisschen Geld bezahlt 
hatte, fragte sie den Buben, ob er ihr einen Vogel verkaufen 
könnte. Sie hatte zwar nicht genügend Geld, doch der Junge 
wollte nach Hause, und so bekam sie seinen letzten Vogel 
billiger. Beide hatten den gleichen Heimweg, so gingen sie 
gemeinsam Richtung Alsergrund, auf dem Weg dorthin 
wurden die beiden Kinder müde, sie setzen sich an den 
Wegrand und schliefen ein. Hier beschreibt Christen, wie sie 
träumte, vom Christkind mit einem echten Kanarienvogel 
beschenkt zu werden. Doch dann wird sie von der Mutter 
geweckt, die sie panisch schon überall gesucht hatte. Ada 
Christen überlebt den Schneesturm und der Junge wird von 
da ab ein Freund, leider sagt sie seinen Namen nicht. Sie 
spricht aber davon, dass er später Bildhauer wurde und ihre 
Freundschaft auch im erwachsenen Alter bestehen blieb. 
Die soziale Situation der Familie Frederik sollte sich noch 
dramatisch verschlechtern. Der Kaufmann Johann Frederik 
hatte an der Revolution von 1948 teilgenommen und wurde 
dafür eingesperrt, sein Vermögen eingezogen, er starb kurz 
darauf im Kerker.

Ada Christen debutierte einige Jahre nach dem Ab-
leben des Vaters 1855 am Meidlinger Theater, eines der 
vorzüglichsten freien Theater seiner Zeit. „Für ihre Engage-
ments bekam sie keinen Kreuzer Gage“, berichtete Ludwig 
Anzengruber. Ada Christen macht in dieser Zeit einige prä-
gende Bekanntschaften, so mit dem Autor Ferdinand von 
Saar. Als Berufsschauspielerin wechselte Christen nach 
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kehrte endgültig nach Wien zurück und schrieb Theaterkri-
tiken für die österreichisch-ungarische Wehrzeitung und den 
Kamerad. 1873 heiratete sie den Redakteur Rittmeister Adal-
mar von Breden und erlangte dadurch eine wichtige gesell-
schaftliche Position. Die Hietzinger Villa der beiden wurde 
zu einem literarischen Salon. Breden gelangte 1878 bei der 
österreichischen Besetzung von Bosnien und der Herzegowi-

na zu einem beachtlichen Vermögen, 
er gründete eine große Gärtnerei in 
Wien und die Inzersdorfer Konserven-
fabrik. Ada Christen war nun gesell-
schaftlich angesehen, als Künstlerin 
erfolgreich und finanziell abgesichert. 
Kurze Zeit später war das Vermögen 
wieder verspekuliert, doch Breden 
gelang noch einmal der Aufstieg, er 
lebte von seiner Frau. Ada Christen 
hatte als Schriftstellerin mittlerweile 
so großen Erfolg, dass sie sich einen 
Mann, eine Villa und den literarischen 
Salon leisten konnte. Ihre Gäste waren 
dort u. a. Anzengruber, Amerling, ihr 
alter Freund von Saar und Christine 
Hebbel, mit Theodor Storm korrespon-
dierte sie.
Bedeutend an der Arbeit Ada Chri-

stens ist, wie sie das Erlebte, die dramatischen Schicksals-
schläge zu Literatur verarbeitete. Ihre Texte über die da-
mals möglichen weiblichen Lebensentwürfe, die Ehe als 
Verlusterfahrung, „die weibliche Pflicht und Unterordnung 
dem Manne gegenüber“ galten als uneinlösbare politische 
Forderungen.

Nach der niedergeschlagenen Revolution von 1848 
drohte die österreichische Kunstwelt an Zensur und Restau-
ration zu ersticken. Christen artikulierte sich sehr geschickt 
und bewegte in ihrer Zeit mit ihren vier Gedichtbänden, ih-
ren Dramen, aber vor allem mit ihren Erzählungen sehr viel. 
Ihre Themen – Sexualität, Erotik, Rauschhaftigkeit – wurden 
später Mainstream, wie etwa die Werke Hans Makats zei-
gen. Als Theaterautorin konnte sie nicht mehr reüssieren, 
sie floppte am Volkstheater und verbrachte von da an ihr 
Leben in Wien, Venedig und an der Riviera.

St. Pölten und später nach Steyr. Wiewohl sie künstlerisch 
Anerkennung fand, konnte sie aufgrund der prekären Finan-
zierung nur schwer von ihrer Arbeit leben. In der Hoffnung 
dieser heiklen Situation entrinnen zu können, beschloss sie 
nach Ungarn ins Engagement zu gehen und schloss sich einer 
Wandertheatergruppe an. Diese Arbeit war noch beschwer-
licher und weder künstlerisch noch finanziell erfolgreich. Um 
überleben zu können schreckte die jun-
ge Schauspielerin nicht vor Prostitution 
zurück. Christen „war eine Frau die alles 
erlebt hatte, auf einer Theaterschmiere, 
die nicht viel mehr als ein fahrendes Bor-
dell war“, sagt der Sozial- und Literatur-
wissenschaftler Hans Heinz Hahnl. Um 
dieser Situation zu entkommen, heirate-
te sie einen Beamten aus Szentgotthárd, 
einer ungarischen Kleinstadt direkt an 
der slowenischen und österreichischen 
Grenze. Kurz nach der Hochzeit starb 
der Mann und auch das gemeinsame 
Kind. In dieser Zeit begann sie ihre Er-
fahrungen und ihr Schicksal literarisch 
zu verarbeiten.

Ihr Geld verdiente sie gebrochen 
und unglücklich in einem so genannten 
„Animierlokal“, dort traf sie der Legende 
nach den alten Bekannten Saar wieder, sie zeigte ihm ihre 
Gedichte, die er redigierte und die im Campe Verlag/Hamburg 
erschienen. Der erste Gedichtband Lieder einer Verlorenen 
wurde zu einem bahnbrechenden Erfolg.

Christen hatte hier einen Nerv getroffen, abertausende 
Frauen haben zu dieser Zeit ähnliches durchgemacht wie sie, 
sie aber schreibt darüber. Die zeitgenössische Literaturkritik 
setzte sich nach dem ersten Erscheinen der Gedichte wenig 
verständnisvoll damit auseinander, lediglich die Neue Freie 
Presse kritisierte die allgemeine Heuchelei. Christen hatte 
hohe Auflagen und benannte soziale Ungerechtigkeiten beim 
Namen. Der Kritiker Thaler rühmte ihre Leistung und vor allem 
ihr Talent, er sagte es wäre „angeboren und nicht, wie bei 
so vielen dichtenden Männern, durch Bildung und Reflexion 
angeflogen“. Was sich heute wie eine grobe Unverschämtheit 
liest, war im damaligen Kontext ein Kompliment! Ada Christen 

© Österreichische Nationalbibliothek
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Aikos (Kazuko Kurosakis) Performance, als Flashmob orga-
nisiert, zeigt gerade in ihrer Schlichtheit die tödliche Kon-
sequenz jeglicher Nutzung nuklearer Anordnungen. Die 
Friedhofsstille in der Rotunde der UNO-City scheint wie 
ein Anhalten der Zeit, ein Schnitt im Ablauf von Atem und 
Pulsschlag. Junge und alte Menschen liegen auf den weißen 
Bodensteinen, um den weiter plätschernden Springbrunnen, 
manche in verrenkten Positionen, manche wie hingegossen. 
Das Bild erzeugt spontan ein Gefühl tiefer Trauer, seiner In-
szeniertheit zum Trotz. All diejenigen, mit denen man gerade 
an einer Feier teilgenommen hat, so ruhig. Die Fotografen, 
über die liegenden Körper steigend, um den ausdrucksstärk-
sten Blickwinkel zu finden und die Momente im Bild zu do-
kumentieren, wirken darin verstörend realistisch. 

Die Auflösung der Totenszene erfolgt durch Aiko. In 
schlichtes Weiß gehüllt, bewegt sie sich nach einem weiteren 
Glockenschlag fast schwebend zwischen den Darsteller_in-
nen, beugt sich hinunter und reicht ihnen die Hand. Sie 
überreicht allen, die sie „ins Leben zurückruft“, einen weißen 
gefalteten Papierkranich und fordert sie zum Aufstehen auf. 
Die so wieder ins Geschehen Gebrachten helfen ihrerseits an-
deren am Boden Liegenden auf. In dieser eleganten Wendung 
der katastrophischen Szenerie zeigt sich eine Bestimmtheit, 
die jeden zu Akteurin und Akteur werden lässt. In der Geste 
des Zurückkehrens ins Leben liegt die Möglichkeit, in Situa-
tionen einzugreifen, Initiative zu zeigen, seine Stimme hörbar 
zu machen. Ein weiteres deutliches Zeichen der Bereitschaft, 
durch Handlung die Realität mitzubestimmen, wird durch 
das Schlagen der Glocke gesetzt: die Teilnehmer_innen der 
Performance schlagen sie diesmal, nicht nur die Redner des 
Atomic Bomb Awareness Day. Das erstarrte Protokoll des 
Ablaufes wird aufgehoben. Alle, die nun stellvertretend dem 
Leben zurückgegeben sind, Menschen verschiedener Her-

Die Eleganz der Sanftheit

Revision des Atomic Bomb Awareness Day in der  
UNO-City Wien

Susanne Karr

Aus einem samtigen Grundton steigen Obertöne, die sich im-
mer leiser, doch deutlicher in der Atmosphäre über der Rotun-
de verteilen. Höher und zwingender, sich verschraubend und 
ineinander verschwimmend. Unter den Teilnehmer_innen der 
Friedenszeremonie breitet sich beim ersten Anklingen der 
Glocke eine unruhige Bewegung aus: die Körper verlieren 
ihre senkrechte Gefasstheit, sie gleiten zu Boden, manche 
fallen stumpf aus dem Stand, manche schmiegen sich aus 
dem Gehen in den Fall, andere klappen fast mechanisch zu-
sammen. Auch nach dem Verklingen stürzen Passant_innen, 
die die Szene kreuzen, zu Boden. Über Minuten zieht sich 
dieses gespenstische Treiben, bis zu einer völligen Stille und 
Bewegungslosigkeit. Als wäre der versöhnliche Klang der 
Obertonharmonie umsonst gewesen, liegen die Gäste der 
Zeremonie wie Tote auf dem Boden. Zufällig vorbeigehende 
UNO-Mitarbeiter_innen, die über die Performance nichts 
wissen, scheinen verwirrt, lassen sich kurze Informationen 
geben, bevor sie zu ihren Büros weitergehen.

Die jährliche feierliche Begehung des Atomic Bomb 
Awareness Day in der UNO-City gedenkt den willentlich in-
szenierten Katastrophen von Hiroshima und Nagasaki. Indem 
sie ein Zeichen gegen die militärische Nutzung der Atomkraft 
setzt, blendet sie jedoch die Folgen der „zivilen“ Nutzung 
aus. Als gäbe es eine positive und eine negative Seite dieser 
letztlich nicht zu dominierenden Kräfte.
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künfte und unterschiedlicher Altersstufen, schlagen die Glo-
cke, nacheinander. Und so schließt sich das Ritual mit einem 
volltönenden Klang, der alle Töne zu beinhalten scheint, und 
der zu viel Kraft hat, um als schönes Beiwerk zu gelten. Es 
klingt darin das Bewusstsein einer Verbundenheit an, die sich 
zuvor im Bild der wie tot Daliegenden gezeigt hat: dass die 
Auswirkungen atomarer Ereignisse nicht steuerbar sind. Dass 
sie alle betreffen. Und dass nur im Ende der Nutzung unsteu-
erbarer Kraftflüsse Sinn liegt. ||

Ein Ausschnitt der Aktion ist online zu sehen unter:
www.sound-of-sirens.net/App/WebObjects/SOS.woa/cms/en/

video/56

Susanne Karr

ist freie Kulturredakteurin und beschäftigt sich mit Performance, 
Theater, Musik, bildender Kunst und Architektur. Als Philosophin 
und Kulturwissenschaftlerin geht sie auf die Suche nach Möglich-
keiten der Kommunikation, die über verbale sprachliche Fassungen 
hinausweisen.

Aiko / Kazuko Kurosaki (J/A)

Tanz, Choreographie, Performance 
Stipendium für Tanz in Wien und Chicago. Künstlerische Leitung für 
die Reihe Tanzwerkstatt Metropol 1988/89, Wien
Mitglied von Cie. Ariadone und Assistenztätigkeit von Carlotta Ikeda 
in Tokio, Paris, Berlin, Bordeaux u.a.
Soloperformance Kokoron Uraufführung 1993 / Festival f. zeitgenös-
sische Kunst / Bolzano 
verschiedene Solo- und Gruppenprojekte f. Festival Transart Labin / 
Kroatien, Haapsalu / Estland, Q202 / Wien, Soho in Ottakring u.v.a.
Living Installations, Performative Interventionen im öffentlichen 
Raum, Transdisziplinäre Projekte

In Japan, we say – fold 
1000 cranes of paper – and 
you will be healed.

How many cranes do we have to fold to heal mankind?

With this joint act we want to declare our solidarity with 
all the people standing up against the reopening of nu-
clear power plants in Japan.

Concerning the threat of radioactive pollution – which is 
already now a fact and will be for many following gene-
rations in the future and not only for the next – 
we must shut down this mistake of mankind and find 
other alternative solutions – or there will be nothing we 
can leave to our children.

Commemorating the past and future victims of nuclear 
energy abuse – 
we need to change our mind to a state of awareness and 
respect for nature.
You are in power to move things – therefore we are here 
to show you how much we worry.

Because there is no more time for vanity and greed.

Aiko / Kazuko Kurosaki

Dieser Text war auf das Papier der gefalteten Kraniche gedruckt.
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Workshops, Macht | Schule | Theater, offene Proben, Work 
in Progress, Labs usw. werden in den unterschiedlichsten 
Kontexten praktiziert. Gleichzeitig wird auch ein Streben 
nach theoretischer Auseinandersetzung und der Formulie-
rung künstlerischer Forschungsbegriffe hör- und sichtbar. Das 
meiste davon passiert jedoch sehr losgelöst von einander und 
ohne Kommunikation und echten Austausch oder produktive 
Vernetzung. Es fehlt an Räumen für echte Experimente und 
an Formaten um zu „Suchen“. Es bilden sich dadurch kaum 
Netzwerke, Ketten oder Strukturen, wodurch die Kraft der 
einzelnen Aktionen oft in so genannten Endprodukten ver-
pufft. Aber um was geht es den beteiligten Institutionen und 
Akteur_innen eigentlich? Was soll vermittelt werden? Wer 
vermittelt an wen, wie, mit welchem Ziel? 

Der Begriff Vermittlung fliegt als geflügeltes Wort seit einigen 
Jahren vermehrt durch die Kunst- und Kulturlandschaft. Ver-
mittelt wird heute im Museum, im Theater, in der Schule, im 
Gemeinschaftszentrum, im Konzert usw. Unter dem Begriff 
scheinen jedoch oft sehr unterschiedliche und widersprüch-
liche Konzepte, Modelle, Methoden und Zielsetzungen zu-
sammengefasst. 

Was mir dabei in Wien auffällt

Aus meiner Perspektive gibt es ein wachsendes Bedürfnis nach 
Formatentwicklung und Theoriebildung in der gegenwär-
tigen Vermittlungspraxis. Formen wie Ateliers, Akademien, 

diskurs

Das bundesweite Projekt Macht | Schule | Theater – initiiert von Kulturministerin Claudia Schmied – ist eine Zusammen-
arbeit von Schulen, Künstler_innen und Theaterhäusern an der Schnittstelle zwischen Bildung und Kunst. Der Begriff 
der Vermittlung spielt darin eine zentrale Rolle. Im Zuge der Diskussion um die Weiterentwicklung des Formats hat die 
Regisseurin Sara Ostertag grundlegende Positionen zur Frage einer möglichen Bestimmung von (Kunst-)Vermittlung 
eingebracht – was sie sein könnte und wie sie ganz neu definiert werden könnte, nämlich so, dass Offenheit und Raum 
für eine wirkliche Wechselwirkung zwischen den Institutionen, den Diskursen, den Personen entsteht und damit der 
Horizont eines wirklich neuen Verständnisses von Vermittlung. Der vorliegende Beitrag gründet auf einem vierzehnsei-
tigen Text, den die Autorin dem Ministerium zur Verfügung gestellt hat. 

In (Re)Aktion – Vermitteln.

Eine Untersuchung kritischer Praxen der Kunstvermittlung als Inspiration zum Nachdenken über und Schaffen  
von Vermittlungsbegriffen.

Sara Ostertag
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Kritische Praxis – Vermitteln

Die Praxis der kritischen Kunstvermittlung bei Carmen Mör-
sch basiert auf der Annahme: „Dritte einzuladen um Kunst 
und ihre Institutionen für Bildungsprozesse zu nutzen: sie zu 
analysieren und zu befragen, zu dekonstruieren und gegebe-
nenfalls zu verändern.“3 Mörschs Ansätze zu einer kritischen 
Kunstvermittlung in Praxis- und Theoriebildung sind in den 
letzten dreißig Jahren unter unterschiedlichen Einflüssen 
wie kritischer Pädagogik, konstruktivistischer Lerntheorie, 
Psychoanalyse, Performativitätstheorie, Dekonstruktion, 
Poststrukturalismus, Cultural Studies, postkolonialer, femi-
nistischer und queer-Theorie gewachsen.4

Mörsch beschreibt vier gegenwärtige Diskurse der 
Kunstvermittlung – den affirmativen, den reproduktiven, den 
dekonstruktiven und den transformativen Diskurs – aus insti-
tutioneller Perspektive. Die Rolle der Institution übernimmt 
in ihren Ausführungen das Museum (die Begrifflichkeiten 
sind jedoch sehr gut auf die Institutionen Theater, Schule, 
Konzertsaal u. a. kulturelle Einrichtungen zu übertragen). 
Sie beschreibt die vier Diskurse als nicht hierarchisch, noch 
streng chronologisch gereiht. In der gegenwärtigen Vermitt-
lungspraxis sind laut Mörsch meist mehrere gleichzeitig in An-
wendung. Mörsch schreibt, dass jedoch meistens affirmative 
und reproduktive Vermittlungspraxen praktiziert werden. 

Im affirmativen und reproduktiven Diskurs ist die Positi-
on von Lehrenden und Lernenden statisch. Es gibt klare, vor-
definierte Ziele, was in welchem Rahmen gelernt werden soll. 
Es ist kein selbstreflexiver Bildungsbegriff, der vornehmlich so 
genannte Hochkultur vermittelt und reproduziert, ohne diese 
dabei zu befragen. Außerdem geht es darum das „Publikum 
von morgen“ heranzubilden, ohne dabei die vermittelten In-
halte oder die Strategien der Bildungspraxis zur Diskussion 
zu stellen. Der dekonstruktive und der transformative Diskurs 
verfolgen einen selbstreflexiven Bildungsbegriff, das bedeutet, 
Bildung als solche wird verhandelbar, ebenso die beteiligten 
Institutionen. 

Kunstvermittlung als Fortsetzung von Kunst 

Dieser Ansatz beschreibt den Versuch, sich methodisch und 
strukturell an dem Gegenstand der Vermittlung „der Kunst“ 
selbst auszurichten. Zum Beispiel skizziert die Kunstvermitt-
lerin Eva Sturm in der Publikation Von Kunst aus5 ein Modell 
der Kunstvermittlung, das mit dem theoretischen Werkzeug 
von Deleuze/Guattari arbeitet. „(...) Bildungsprozesse die 
kunstnah agieren (...), die sich politisch verstehen im Sinne 

Es scheint für mich erstrebenswert, Diskurs und Raum zu 
schaffen für echtes „Probieren“ – dafür braucht es Platz und 
den Willen, Methoden, Wissen und Strukturen in Frage zu 
stellen und Ideen zu teilen. 

Was meinen wir also, wenn wir über Vermittlung  
sprechen?

Der vorliegende Text1 soll also als Anregung dienen für Ak-
teur_innen, die sich in der Praxis der (Kunst)Vermittlung be-
wegen, gemeinsam über Begriffsdefinitionen nachzudenken. 
Ich intendiere kollektives Denken über ästhetische und me-
thodische Begrifflichkeiten und Prozessstrukturen, Werkbe-
griffe, Institutionen sowie die daran beteiligten Akteur_innen 
anzustiften. Mir geht es um die Schaffung einer begrifflichen 
Basis zum Zweck des kollektiven Denkens, Sprechens und 
Handelns. Ich formuliere im folgenden Text keine abgeschlos-
senen Ideen oder Dogmen, sondern Gedanken die einladen 
weiter zu denken. Da dieser Text ein kurzer bleiben soll, blei-
ben auch meine Inputs nur Anstöße, die im Sinne Deleuzes 
das erste Glied einer Ketten oder Strukturbildung sein sollen, 
wobei stets Lücken des Nichtverstehens und des Störens in-
nerhalb dieser Systeme offen gehalten werden sollen anstatt 
sie zu verschließen. 

Ich möchte dazu im Speziellen auf die Kunstvermittle-
rin Carmen Mörsch und ihren Ansatz, Kunstvermittlung als 
kritische, situierte Praxis zu denken und zu praktizieren, ein-
gehen. Um ein weiteres Feld des Denkens über Vermittlung 
zu eröffnen, habe ich Kolleginnen2 aus Theorie und Praxis 
eingeladen, mir zu unterschiedlichen Schlagworten, die für 
mich dem Diskurs über Vermittlung inhärent sind, Statements 
zu formulieren. Diese Stellungnahmen sollen als polyvokale 
Standpunkte den Text flankieren und fortsetzen. 

Vermittlung ist das Eröffnen eines Hand-
lungs-Spiel-Raums. (mt); Vermittlung ist 
Re zeption, Rezeption ist eine (Re)Aktion, eine 
(Re)Aktion ist Bewegung im Bezug auf etwas 
– ausgelöst durch etwas, Aktion ist Bewe-
gung, Bewegung ist Fortsetzung, Fortsetzung 
ist Werden, Werden ist Transformation. (so); 
Vermittlung ist Querverbindungen aufdecken. 
(fd); Vermittlung ist Schnittstelle. (mt)
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Vor diesem Hintergrund muss also unbedingt die Frage ge-
stellt werden, wie die Verhältnisse der Sozialisierung und 
Subjektivierung in unterschiedlichen Machtdispositiven eines 
Vermittlungsaktes geordnet sind.

Weiter gefragt

Wer sind in diesen Prozessen die Lehrenden und wer die 
Lernenden? Welche Subjekte sollen aus diesen Praxen her-
vorgehen und mit was für einem Handlungsbegriff sollen sie 
ausgestattet werden? Wie lösen sich zugeschrieben Rollen in 
diesem Prozess auf? Carmen Mörsch fragt in der Publikation 
Urbanes Lernen: „(...) Sollen es tatsächlich Subjekte sein, 
die über eine gestalterische Selbstverwirklichung hinaus die 
beschriebenen Geschehnisse zu analysieren und sich gege-
benenfalls kritisch dazu positionieren in der Lage sind? Die 
möglicherweise sogar Lust darauf haben, ihnen mit wider-
ständigen Praktiken zu begegnen?“8 

Relevant dabei ist, dass alle Akteur_innen am Lernen 
beteiligt sind. Es werden Methoden und Strategien entwickelt, 
das Herausgefundene und Gelernte für sie selbst nützlich zu 
machen, was auch immer das für jeden und jede Einzelne 
heißt. Künstler_innen, Vermittler_innen und Pädagog_innen 
dürfen sich jedoch in diesem Prozess nicht als paternalistische 
Sprecher_innen sehen, sondern sich auf Augenhöhe begeg-
nen. Diese Art, Bildung zu denken, bedeutet, emanzipierte 
Intelligenz jenseits der Reproduktion von Wissen zu schaf-
fen. Es wird die Möglichkeit eröffnet, Reproduktionsprozesse 
gegebener Machtstrukturen zu unterbrechen, zu dekonstru-
ieren und davon ausgehend Gegenerzählungen zu starten.9  
Wie muss Kunstpraxis gegenwärtig also gedacht werden, um 
Raum für alle zu erobern und zur Schaffung differenzieller 
Räume der Bildung und Artikulation echter öffentlicher Mei-
nung beizutragen? 

In meiner künstlerischen Praxis sind die Gestaltung von 
Prozessen und die Definition eines künstlerischen Produktes 
oder eines Werkbegriffes Momente, die mich oft ins Stolpern 
und ins Stottern bringen. Dieses Stolpern und Stottern emp-
finde ich als produktivste Momente in Prozess-Lücken, in 
denen nicht Wissen, sondern Fragen entstehen. Was ist das 
Endprodukt, und wann ist etwas fertig? Muss das Ende eine 
definierte Form haben oder können wir uns Experimente 
leisten? Und was ist ein echtes Experiment? Kann man so 
viel Kontrollverlust zulassen, dass durch Teilhabe aller etwas 
wächst, das nicht intendiert war? Was spielt Scheitern für 

einer dekonstruktiven Herangehensweise an Wirklichkeit, die 
den Widerstreit hochhalten und die bei all dem die Einsicht 
in die eigene Bedingtheit und die Begrenztheit, in die eige-
ne „Konstruiertheit“ vermitteln.“ Mörsch zeichnet kritische 
Kunstvermittlungspraxen als selbstreflexive und situierte 
Praxis, die darauf abzielt, Machtverhältnisse zu erkennen, 
zu benennen und bestenfalls zu transformieren. Gemeinsam 
mit den teilhabenden Subjekten werden Gegenerzählungen 
formuliert, um damit dominante Narrative zu unterbrechen 
und zu stören. Der Moment des Störens und Unterbrechens 
von Narrativen – wie z. B. einer Ausstellung – wird als ele-
mentarer Moment beschrieben. Im Sinne einer Kunst des 
Handelns (vgl.: Michele de Certeau) kann somit Bestehendes 
umcodiert werden. Innerhalb der Praxis werden die Institu-
tionen mit deren Außen, ihren lokalen und geopolitischen 
Kontexten verknüpft.

Die Erwartungshaltung dieser Praxis an ihre kontext- 
und situationsbedingten Adressat_innen und Akteur_innen 
ist der Wille und die Offenheit für Teilhabe an einer kritischen 
Aneignung von und Arbeit mit Kunst und ihren Institutionen. 
Die diesem Diskurs inhärente Bildungsabsicht ist Förderung 
von kritik- und handlungsorientierter Selbstermächtigung. 
Das methodische Instrumentarium orientiert sich dabei an 
Methoden künstlerischer Verfahrensweisen und Strategien 
des Aktivismus. Essentiell dabei ist, dass die Vermittlungs-
arbeit in diesem Kontext als solche zu einer künstlerischen 
Intervention werden kann.6 Kunst in (Re)aktion auf Kunst.
„Die Praxis der kritischen Kunstvermittlung begreift die Insti-
tution oder institutionelle Anordnung selbst nicht als statisch. 
Sie interessiert sich für die Arbeit mit eben diesen Lücken und 
Leerstellen, Zwischenräumen und Widersprüchen welche die 
Räume und Displays der Institutionen – zum Beispiel Ausstel-
lungsräume, Galerien, Theater – produzieren.“7

Transformation ist – Zulassen sich weiter-
zubewegen in eine Richtung, die man unter 
Umständen nicht vorausgesehen oder inten-
diert hat. (so); Transformation ist Umdenken. 
(fd); Teilhabe ist Kontrollverlust. (fd); Teilhabe 
ist das Auflösen von Machtstrukturen und 
das Hybridwerden von bestehenden Gefü-
gen. (so); Teilhabe impliziert Begegnung auf 
Augenhöhe. (mt)
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Für mich ist die Produktion eines solchen Textes ein Moment, 
meinen Standpunkt auseinander zu nehmen, neues Wissen 
zu generieren und altes in Frage zu stellen. Dieses Wissen 
soll in die Produktion des Eigenen einfließen. Die Schaffung 
von etwas Eigenem ist für mich auch immer das Formulieren 
und Umsetzen von Wünschen. Das Eigene ist das Besetzen 
und Schaffen von Raum mit Visionen und Utopien durch das 
Mobilisieren von Kräften und Potentialen.

„Wir sind nicht gut, aber wir sind hier.“
Christof Schlingensief ||

1 Eine längere Version dieses Textes entstand im Zuge der Reflexion über 
das bundesweite Projekt Macht | Schule | Theater (Format zur Zusam-
menarbeit von Schulen, Künstler_innen und Theaterhäusern). 
2 Frederike Dengler (fd), Theaterpädagogin (CH/D); Maria Tunner (mt), 
Musik-Wissenschaftlerin und Vermittlerin (A).
3 Mörsch, 2009: p. 9
4 Ebd.: p. 20 Anmerkung: Auf den detaillierten gesellschaftspolitischen 
und kunsttheoretischen Entwicklungsprozess des Begriffes kann in diesem 
Text jedoch nicht näher eingegangen werden.

5 Sturm, 2011 (Auszug Klappentext)
6 Vgl.: Mörsch, 2009: p. 9 ff.
7 Mörsch, 2009: p. 13ff
8 Mörsch, in Thuswald, 2010: p. 12 
9 Vgl.: Mörsch, 2009: p. 13ff.
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eine Rolle, und warum ist das unbedingt negativ konnotiert? 
Kann Scheitern nicht sofort umgewertet werden, sobald wir 
bestehende Werk- und Produktbegriffe befragen? Welche 
Strukturen braucht es dafür, und wie können diese in Bewe-
gung bleiben?

Irritation ist ein Bildungsmoment. (fd); 
Irritation ist ein Moment, in dem ich lokali-
siere wo ich stehe und die Möglichkeit er-
fahre, das zu verändern. (so); Ein künstle-
risches Produkt ist etwas, das unser 
Bedürfnis nach Verortbarkeit befriedigt. (fd); 
Ein künstlerisches Produkt ist ein momen-
taner Standpunkt, eine Bestandsaufnahme. 
(so); Prozess ist, mit einem Standpunkt im 
Sinn einen Weg gehen. (fd); Irritation ist 
notwendige Voraussetzung, um Verände-
rungen auf verschiedensten Ebenen zu 
erzielen. (mt) 
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Tanzende Zombies
Jürgen Bauer

Dreißig, achtundzwanzig, neunzehn und vierzehn Jahre. So alt sind die Werke von Jan Fabre, Johann Kresnik und Anne 
Teresa de Keersmaeker, die heuer beim Festival ImPulsTanz zu sehen waren. Doch was hat es zu bedeuten, wenn der 
stets auf die Gegenwart blickende zeitgenössische Tanz seine eigene Geschichte entdeckt? Und was kommt da eigent-
lich auf die Bühne: Wiederaufnahmen, Re-enactments oder Cover-Versionen? Eine Spurensuche mit Spiderman, Def 
Leppard und Arthur Millers totem Handlungsreisenden.

Troubleyn / JanFabre: 
This is theatre like it was to 
be expected and foreseen 
© WongeBergmann
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selbst an ihrer eigenen Geschichte gearbeitet und gleichzeitig 
eine Vergangenheit wieder zugänglich gemacht, die für viele 
Zuschauer_innen noch als miterlebte Zeit in der Erinnerung 
präsent ist. 

Die Lebensspanne von Kunst

So schickt etwa Jan Fabre fast dreißig Jahre nach den je-
weiligen Uraufführungen seine jungen Performerinnen und 
Performer los, für ihn noch mal The Power of Theatrical 
Madness zu erkunden und „theatre like it was to be expected 
and foreseen“ zu produzieren. Vor allem im zweiten Werk 
widmet sich der belgische Theatermacher den Gesetzen der 
Zeit. Über acht Stunden hinweg vollführt sein Ensemble fast 
ritualhaft achtzehn Aktionen: Sand wird ausgelehrt, Joghurt 
vom Boden geleckt, Rasierschaum auf Körper aufgetragen 
und wieder abgewaschen. Das 1982 uraufgeführte Stück wird 
dabei von eingespielten Interviewausschnitten mit Marcel 
Duchamp durchzogen. Und wie Duchamp mit seinen Rea-
dymades Alltagsgegenstände zu Kunst erklärte, so bringt auch 
Fabre scheinbar banale Bewegungen wie An- und Ausziehen, 
Springen und Laufen auf den Tanzboden und erzwingt allein 
durch die Dauer des Werkes einen anderen Zuschauerblick 
auf die gezeigten Tätigkeiten. Am Ende des Abends spricht 
Marcel Duchamp schließlich über die Konservierung von 
Kunst in Museen und meint: „There is life in a piece of art and 
it is short. I call it twenty years.“ Nach diesen zwanzig Jahren 
höre jede Kunst auf zu existieren, sie würde zur Kunstge-
schichte. Ist also auch Fabres Werk mit seinen dreißig Jahren 
längst zur Kunstgeschichte geworden? Die Energie des Stücks 
und die Wucht, mit der es einen auch heute noch trifft, lässt 
daran zumindest Zweifel aufkommen. Sieht man hier nicht 
doch vielleicht Kunst mit Geschichte, aber keineswegs schon 
abgeschlossene und kategorisierte Kunstgeschichte? Vor 
Festivalbeginn meinte Jan Fabre in einem Falter-Interview, 
er wolle seine Werke möglichst genau rekonstruieren: „Wir 
verwenden die Originalmusik, dasselbe Timing, dieselben 
Bewegungen – ich wollte die Stücke nicht neu inszenieren.“ 
Im Programmheft wird die Aufführung denn auch als Re-
Enactment bezeichnet. Dass dieser Begriff vom Nachstellen 
historischer Gegebenheiten wie etwa Schlachten herrührt, 
ist durchaus passend. Hier wie da soll Geschichte möglichst 
authentisch rekonstruiert werden. Und Schlachten hat Fabre 
in seiner Laufbahn sicherlich einige geschlagen.

Doch wo liegt die Bedeutung dieser Rekonstruierungen, 
wo doch Wiederaufnahmen etwa in der Welt der Oper gang 

Die darstellenden Künste hatten immer ein Problem mit ihrer 
eigenen Geschichtlichkeit. Wo Literatur in Bibliotheken ar-
chiviert wird, bildende Kunst in Museen und Archiven lagert 
und Filme auf Speichermedien zugänglich bleiben, lässt ein 
Bühnenwerk bestenfalls Spuren zurück: Notizen, Kritiken, 
Bilder und vor allem Erinnerungen. Der zeitgenössische Tanz 
steht dabei vor einer besonderen Schwierigkeit. Im Gegen-
satz zum Theater – aber auch zum klassischen Ballett –, wo 
kanonische Werke jeweils neu inszeniert werden, sind die 
konkrete Aufführung und das zu Grunde liegende Werk im 
Gegenwartstanz kaum zu trennen, entstehen doch beide aus 
dem tanzenden Körper auf der Bühne. Die Vergänglichkeit 
der Kunstform macht es für heutige Tanzschaffende denkbar 
schwierig, sich dem Publikum gegenüber in Beziehung zur 
eigenen Geschichte zu setzen. „Der Tanz hat das Nachdenken 
über die Funktion der Wahrnehmung und ihres Verhältnisses 
zum kulturellen Gedächtnis vernachlässigt“, schrieben die 
Organisator_innen des Festivals Archive tanzen am Derra 
de Moroda Tanzarchiv schon vor zehn Jahren. Doch so wie 
diese Diagnose damals eine künstlerische Auseinanderset-
zung mit den Schätzen des Salzburger Archivs nach sich zog, 
wurden in den letzten Jahren auch andernorts Meisterwerke 
des Neuen Tanzes rekonstruiert, bei Symposien und Festi-
vals diskutiert und damit für unsere Gegenwart fruchtbar 
gemacht. In Deutschland konstatiert etwa der neu ins Leben 
gerufene Tanzfonds Erbe der Bundeskulturstiftung: „Der zeit-
genössische Tanz ist eine Kunstsparte, deren Geschichte von 
begrenzter öffentlicher Sichtbarkeit ist“ und stellt in Folge 
Mittel zur Verfügung, diese reiche Geschichte wieder stär-
ker ins Bewusstsein zu rücken. Auch bei ImPulsTanz waren 
heuer die Ergebnisse der künstlerischen Auseinandersetzung 
mit unterschiedlichen Kapiteln der Tanzgeschichte zu sehen. 
Cecilia Bengolea und François Chaignaud etwa bezogen sich 
in Danses Libres auf François Malkovskys, der in der Zwi-
schenkriegszeit seine „freien Tänze“ schuf. Und Trajal Harrell 
konfrontierte in seinen beiden Antigone-Versionen die Har-
lemer Voguing-Szene der 60er Jahre mit dem postmodernen 
Tanz, der zur selben Zeit in der Judson Church aufgeführt 
wurde.

Andere bei ImPulsTanz gezeigte Werke gingen sogar 
noch einen Schritt weiter. Bisher waren es vor allem die Pio-
niertaten des Neuen Tanzes, die wiederentdeckt und rekon-
struiert wurden. Wo die Choreograf_innen hier selten noch 
selbst aktiv und in den meisten Fällen sogar längst verstorben 
sind, sind die Schöpferinnen und Schöpfer der Meisterwerke 
der 80er und 90er Jahre noch höchst lebendig und immer 
noch künstlerisch aktiv. Hier wird von den Künstler_innen 
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recycelt: Fernsehserien wie Shameless oder In Treatment 
sind teils wortgetreue Remakes britischer beziehungsweise 
israelischer Originale, und in der Filmwelt hat Marc Webb 
unlängst begonnen, knapp zehn Jahre nach Sam Raimis er-
folgreicher Spiderman-Trilogie die Geschichte Peter Parkers 
einfach noch mal von vorne zu erzählen. Nicht zu vergessen 
Gus van Sant, der 1998 Alfred Hitchcocks Psycho Einstellung 
für Einstellung in Farbe neu verfilmte und damit die Frage 
aufwarf, was ein Remake in diesem Bereich künstlerisch lei-
sten kann. Simon Reynolds hat die Vergangenheitssucht der 
Pop-Kultur in seinem viel diskutierten Buch Retromania in 
den Blick genommen und dabei erstaunliche Zahlen zusam-
mengetragen: Am Ende der Nullerjahre galten beinahe zwei 
Drittel aller Onlinekäufe Musik, die älter als anderthalb Jahre 
war – nur ein Jahrzehnt zuvor war das Verhältnis zwischen 
aktueller Musik und Archiv noch genau umgekehrt. 

Auf die Spitze getrieben hat diese Entwicklung vor 
Kurzem die Rockband Def Leppard, die vor allem in den 
siebziger und achtziger Jahren Erfolge feierte. Ein großer Teil 
ihrer Musik war online lange nicht verfügbar, weil mit der 
Plattenfirma keine Einigung über die Rechte erzielt werden 
konnte. Doch die Band nutzte ein Schlupfloch: Sie spielte 
kurzerhand alle alten Songs neu ein. Der Backkatalog wur-
de durch brandneue, aber exakt gleich klingende Versionen 
ersetzt, die von der Band digital veröffentlicht werden konn-
ten. Ob das Einspielen dieser Cover-Versionen schon als 
Re-Enactment durchgeht, sei dahingestellt. Vielleicht aber 
sind die neu eingespielten Songs „Wieder-Aufnahmen“ im 
wahrsten Sinne des Wortes und die theatralen Wiederauf-
nahmen bei ImPulsTanz dementsprechend das Äquivalent 
zu den Cover-Versionen oder Re-Issues im Musikbereich, zu 
kostbaren Boxsets, geadelt durch die vergangene Zeit.

In jedem Fall ist der Faktor Zeit im Tanz bestimmend, 
denn als Wiederaufnahmen müssen sich die getanzten Cover-
Versionen einer Gegenwart stellen, die vieles verändert, zual-
lererst die Wahrnehmung des Publikums. So wollte Jan Fabre 
seine alten Stücke denn auch lange nicht wieder zeigen, denn 
„der Mythos ist stärker“. Ein Beispiel aus der Theaterwelt 
zeigt, wie stark der Zahn der Zeit an der Aussagekraft eines 
Werkes nagen kann. 2012 inszenierte Mike Nichols Arthur 

und gäbe sind und es Margarethe Wallmanns Wiener Tosca-
Inszenierung in über fünfzig Jahren immerhin auf mehr als 
fünfhundert Vorstellungen gebracht hat? Vielleicht stellt sich 
die Frage nach dem Wesen der Wiederaufführungen im zeit-
genössischen Tanz deshalb drängender, weil diese Kunstform 
mit dem dezidierten Willen angetreten ist, ihren Blick eben 
nicht in die Vergangenheit zu richten, sondern die jeweilige 
Gegenwart zu untersuchen. Gegen die Musealisierung der 
Kunst sollte die Kunst der Zeitgenossenschaft gesetzt werden. 
Nun macht man es sich natürlich zu einfach, wenn man wie 
Helmut Ploebst im Standard meint, dass „in der Livekunst 
Tanz ohnehin alles zur Gegenwart wird“. Dass die Werke im 
Hier und Jetzt aufgeführt werden, sagt ja noch nichts über 
ihre Gegenwärtigkeit und Heutigkeit aus. Bei manchem Stück 
fühlt man sich als Zuschauer_in denn auch schon wenige 
Jahre nach der Premiere wie in einer Zeitmaschine, die einen 
in eine seltsame Vergangenheit bringt, anstatt diese an die 
Gegenwart heranzuführen. 

Retromania

Um den Trend zu Wiederaufführungen ikonischer Tanzwerke 
der jüngeren Vergangenheit genauer zu verstehen, muss man 
vielleicht einen anderen künstlerischen Bereich in den Blick 
nehmen, der ebenfalls stets die Gegenwart untersuchen will 
und doch immer öfter in der Vergangenheit landet: Pop. Ob 
Literatur, Film oder Fernsehen: Die Pop-Kultur wird momen-
tan von Untoten beherrscht. Doch die Vampire und Zombies, 
die in Filmen wie Twilight und Serien wie True Blood oder 
The Walking Dead ihr Unwesen treiben, sind mehr als nur 
spannende Hauptfiguren, sie sind Sinnbild einer generellen 
Entwicklung der Pop-Welt: Totgesagte leben eben wirklich 
länger. Natürlich ist es kein neuer Trend, dass sich Kunst an 
Vergangenem orientiert, aber zwischen zahlreichen Re-Uni-
ons berühmter Bands und Re-Issues legendärer Platten, zwi-
schen Neuauflagen in Sammlereditionen, teuren Box-Sets und 
einem Retrotrend, dem auch jüngere Musiker_innen folgen, 
ist die Vergangenheit des Genres heute doch präsenter als je 
zuvor. Auch in anderen Bereichen der Pop-Welt wird fleißig 

Die Vergänglichkeit der Kunstform macht es für heutige Tanzschaffende 
denkbar schwierig, sich dem Publikum gegenüber in Beziehung zur eigenen 
Geschichte zu setzen.
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nen: Was damals nicht alles möglich war! Wie frei, radikal 
und kraftmeierisch Fabre nicht auf die Bühne der Tanzwelt 
getreten ist; wie theatralisch, laut und pathetisch Kresnik da-
mals nicht sein konnte und durfte. So umstritten die Werke 
bei ihren Uraufführungen auch waren, inzwischen hat die 
Tanzgeschichte ihnen ihren Platz längst zugewiesen. Die Auf-
führungen mögen für ein heutiges Publikum funktionieren 
oder nicht, relevant sein oder nicht – das Publikum steht den-
noch auf einigermaßen sicherem Boden, wenn es sich die als 
Meisterwerke eingestuften Stücke ansieht. Das nostalgische 
Begehren kann dabei auch in eine andere Richtung gehen: 
Während etwa die belgische Starchoreografin Anne Teresa de 
Keersmaeker in den letzten Jahren sehr zurückgezogene, sper-
rige und schwer zugängliche Meisterwerke schuf, waren im 
Burgtheater bei der Wiederaufnahme von Drumming noch-
mals die rhythmischen Bewegungen zur Musik Steve Reichs 
zu sehen, mit denen sie einst berühmt wurde. 

Das alles spricht natürlich keineswegs gegen einen 
neuen Blick auf alte Meistwerke, denn was Diedrich Diede-
richsen in der Süddeutschen über Pop schrieb, gilt selbst-
verständlich auch für den Tanz: Auch er braucht beide Pha-
sen, „den Kick und dessen nachträgliche Lektüre als guten 
historischen Grund.“ Und auch im Zuschauerraum lassen 
sich Parallelen finden: „Was die Jungen zum ersten Mal er-
leben, ist den Älteren als etwas Altes aus der eigenen Jugend 
vertraut. Für die Älteren ist dieser zweite klassifizierende, 
historisierende Blick ganz natürlich, so wie für die Jüngeren 
das Überwältigtsein.“ 

Ob nun alter Hut oder immer noch relevantes Bühnen-
werk – um diese Entscheidung treffen zu können, muss ein 
Stück ohnehin erst einmal auf der Bühne erlebt werden. ||

Millers Death of a Salesman mit Philip Seymour Hoffman in 
New York, wobei er die Bühnenbilder und die Originalmusik 
der Uraufführung übernahm. Die New York Times schrieb: 
„So what you’re seeing and hearing is much what audiences 
must have experienced in 1949”. Und doch hat sich etwas ge-
ändert: Wo die Tickets früher zwischen zwei und fünf Dollar 
kosteten, zahlt man nun bis zu 800 Dollar für eine Reise in die 
amerikanische Vergangenheit. Was früher ein Stück für die 
Mittelklasse war, wurde nun zu einem Luxusobjekt für The-
aterliebhaber. Wahrscheinlich verirrt sich bei diesen Preisen 
kein Willy Loman ins Auditorium. Lee Siegel benannte in der 
New York Times die Veränderung, die das zur Folge hat: Statt 
die Zuschauer_innen durch den Schock der Wiedererkennung 
zu erreichen, löse die Aufführung im gut betuchten Publikum 
vor allem ein Gefühl der Überlegenheit aus. 

Nostalgischer Blick

Eine Verschiebung der Wahrnehmung zeigt sich auch bei 
den Wiederaufnahmen im Rahmen von ImPulsTanz, etwa 
bei Johann Kresniks fast zwanzig Jahre altem Werk Fran-
cis Bacon. Wo der überzeugte Kommunist Kresnik einst als 
Bürgerschreck die Ballett- und Tanzwelt aufrührte – die Zeit-
schrift Theater heute nannte ihn schon vor zehn Jahren den 
„Altmeister des Agit-Prop-Tanztheaters“ –, sorgt die Neuein-
studierung nun für ein ausverkauftes Haus und zahlreiche 
Zusatzvorstellungen. Hier wurde ein auch heute noch seltsam 
fremdes und verstörendes Werk zur kostbaren Petitesse, bei 
der „Retro“ als Begriff vielleicht am ehesten angebracht ist. 
Die von Bacon entlehnten radikalen Körperbilder Kresniks 
– wie schon bei der Uraufführung getanzt von seinem Co-
Choreographen Ismael Ivo – sorgten in jedem Fall für beinahe 
widerspruchslose Begeisterung im Zuschauerraum. Was auch 
immer diese Begeisterung im Detail ausgelöst haben mag, 
vielleicht entfachen die alten Tanzwerke einfach längst auch 
ein nostalgisches Begehren im Publikum, das ihre Rezeption 
beeinflusst. Wenn etwa Jan Fabre in einem Interview beinahe 
selbst überrascht von der Radikalität seiner früheren Arbeiten 
ist, trifft das wohl auch die Reaktion vieler Zuschauer_in-

Jürgen Bauer

ist Theaterwissenschaftler aus Wien.
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Eckenstein die Off-Theaterszene ken-
nen lernte. 

Meine Vorliebe gilt besonders 
der Tanz-, Theater- und Musik-Perfor-
mance. Ich bevorzuge es, direkt auf 
der Bühne zu arbeiten – diesen Luxus 
bietet fast nur das Off-Theater (im Ge-
gensatz zu der normalen Pressevorfüh-
rung). Hier bin ich direkt im Gesche-
hen und kann so die Bewegungen, 
die Stimmung und die Darsteller_in-
nen hautnah einkreisen. Um dem Ge-
zeigten gerecht zu werden, setze ich 
oft Bewegungsunschärfen ein.

Beim Fotografieren gehe ich so 
wenig wie möglich von festen Vorstel-
lungen aus, sondern suche nach Au-
genblicken, die unabhängig von der 
Idee der Inszenierung passieren. Ein 
Bild sollte für sich sprechen und erst 
dann in den Zusammenhang gestellt 
werden.

rainer.berson@chello.at

geboren 16.4.1950 in Sao Paulo/ 
Brasilien

Da ich als Jugendlicher kein großes 
zeichnerisches Talent besaß, ich aber 
Erinnerungen an mein Leben besitzen 
wollte, blieb mir nichts anderes übrig, 
als mir die Welt fotografisch anzueig-
nen; so machte ich also aus der Not 
eine Tugend.

Später machte ich den Abschluss 
an der Berliner Fotofachschule Lette-
Verein und baute in den 1970er Jahren 
die Fotoredaktion der neu gegründe-
ten tageszeitung (taz) auf. Dadurch 
lernte ich das Handwerk des Fotore-
porters kennen. 

Zwischenzeitlich arbeitete ich 
als Freelancer für verschiedene Zei-
tungen, und später auch als Portraitfo-
tograf für Schauspielagenturen und als 
Standfotograf. Mitte der 1990er Jahre 
zog ich nach Wien, wo ich vor allem 
durch meine Lebensgefährtin Corinne 

bilderrahmen

Rainer Berson 

© Rainer Berson:
Performance
von Bussy Bunder (Belgien)
in Schrattenberg Hotel Pupik / Steiermark
mit Rani Bageria, Kati Heck, Michèle Matyn, 
Tina Schott,
Johanna Trudzinski, Julia Wlodkowski
2009
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und Handlung“2 wird erkannt und von Schriftsteller_innen 
in neuen Texten erfüllt, handwerklich gut ausgeführte Ge-
brauchsdramatik ist gefragt, die Autor_innen müssen keinem 
Geniebegriff mehr gerecht werden.3

Neuere Dramatik in Österreich

Ein für Österreich wichtiger Impuls war der 1994 durch die 
Interessengemeinschaft Autorinnen und Autoren herausge-
gebene erste Stückebörsekatalog. Die Neuauflage im Jahr 
2004 dokumentiert allein durch den Umfang, dass die Zahl 
der neuen Stücke deutlich zugenommen hat. Auch die Stück-
Werk-Bände herausgeben von Theater der Zeit bestätigen 
klar die rasante Zunahme zeitgenössischer Theaterstücke 
für Bühnen: Im Sinne eines „leserlichen Umfangs“ wurden 
für Stück-Werk fünf (2008) eine Autor_innen-Altersgrenze 
(jünger als 40 Jahre), gekoppelt mit mindestens drei Urauf-
führungen, vorgegeben. 

Als genau am Puls der Zeit erweist sich die Dramati-
ker_innenbörse von Luaga & Losna in Vorarlberg, die 2012 
zum 17. Mal stattfindet. Rund 150 Autor_innen haben sich 
in diesem Rahmen mittlerweile über ihre Werke, Techniken 
und Faktoren für die praktische Umsetzung ausgetauscht und 
das eigene Handwerkszeug geschärft; unter ihnen Margareth 
Obexer, Walter Kohl, Ewald Palmetshofer, Lilly Axter oder 
Wolfgang Herrmann. 

Eindeutiger Trendsetter für die Hinwendung zu neuerer 
Dramatik in Österreich war Hans Gratzer, der vor allem in 
seiner zweiten Intendanz des Schauspielhauses (1991–2001) 
dieses als Ur- und Erstaufführungsbühne positionierte und 
mit der Uraufführung von Werner Schwabs ÜBERGEWICHT, 
unwichtig: UNFORM das Haus 1991 eröffnete, Franzobel, 
Marlene Streeruwitz, Herbert Achternbusch, aber auch die 

Viele österreichische Autor_innen, beispielhaft sei auf Mar-
lene Streeruwitz hingewiesen, wurden nicht wegen ihrer 
starken Präsenz auf Österreichs Bühnen, sondern durch das 
Spielen ihrer Werke auf deutschen Bühnen bekannt. Ger-
hard Ruiss zur mangelnden Förderung junger Autor_innen 
in Österreich: „Die größeren Häuser pflegen die Kontakte 
zu den in den 1970er Jahren großgewordenen Autor_in-
nen und überlassen die Entwicklungsarbeit und das Re-
pertoire der nicht rechtzeitig groß gewordenen oder groß 
gebliebenen Autor_innen den Mittel- und Kleinbühnen, 
die ihrerseits das Risiko der (noch) nicht großen Namen 
und bedeutenden Stücke auf sich nehmen müssen, sofern 
und so weit sie es eben können“. Junge Autor_innen sind 
eher auf Nebenbühnen und Sonderschienen, wie etwa im 
Burgtheater bei den Werkstatttagen zu finden. 

Die Situation für (vor allem junge) zeitgenössische 
Autor_innen verbesserte sich Mitte der 1990er Jahre. Aus-
gehend vom großen Anklang junger englischer Dramati-
ker_innen, fand eine Trendwende in der deutschsprachigen, 
gegenwartsbezogenen Theaterwelt statt: Eine bewusste Hin-
wendung zu neuerer Dramatik, die dem Text, und somit Au-
tor_innen als Bedeutungsträger_innen, wieder eine zentrale 
Rolle im Theaterprozess zuschreibt. Dialog, Interaktion und 
Handlung werden wieder eingesetzt, ohne Neuauflage von 
naturalistischem Psychologismus zu sein oder zu einem for-
malisierten Theater zurück zu kehren.1

Deutschsprachige Theater werden aktiv, bilden ein 
Netz der Autor_innenförderung, Ur- und Erstaufführungen 
und szenische Lesungen boomen, Stückaufträge werden 
vergeben, Autor_innen als Hausautor_innen in den Thea-
terprozess eingebunden. Alles in allem eine plötzliche und 
unvorhersehbare Entwicklung, die zu einer Reliterarisie-
rung, jedoch nicht zu einer Enttheatralisierung, führte. „Die 
Sehnsucht nach Geschichten und Wirklichkeit, Figuren 

Schreiben fürs Theater

Barbara Stüwe-Eßl

Thomas Bernhard, Peter Handke, Elfriede Jelinek, Peter Turrini, Marlene Streeruwitz, Gert Jonke, Gustav Ernst sind 
einige der österreichischen Autor_innen, die es geschafft haben sich im deutschsprachigen Theater einen Namen zu 
machen. 
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Materials, im Sinne einer Austausch- und Informationsbör-
se, werden angeboten. Pro Autor_in steht zweimal jährlich 
ein workshop-ähnlicher Arbeitsabschnitt zur Verfügung, um 
szenisches Material in der Praxis zu überprüfen; in öffent-
lichen szenischen Lesungen (Buchstabensuppe) und/oder 
Inszenierungen werden die Texte veröffentlicht. Autor_innen, 
die sich im Rahmen der Wiener Wortstätten vernetzen, sind 
u. a. Marianna Salzmann, Peca Stefan, Ursula Knoll, Dimi-
tré Dinev, Astrit Alihajdaraj, Seher Cakir, Semir Plivac und 
Julya Rabinowich. Das angestrebte internationale Netzwerk, 
das von in Wien lebenden, aus Osteuropa stammenden Au-
tor_innen, deren Muttersprache nicht Deutsch ist, die aber 
auf Deutsch schreiben ausgeht, wächst kontinuierlich. 

Das Drama 
Forum von uniT, 
eine von Edith 
D r a x l  a u s g e -
hende, an die Karl 
Franzens-Univer-
sität angedockte 
praxisnahe Aus-
bildungsschiene, 
bietet mit seinem 
Forum Text jun-
gen Autor_innen 
die Möglichkeit, sich über Einzel-Mentoring, Stückentwick-
lungswochen mit Schauspieler_innen und Regisseur_innen, 
sowie Workshops in und um das szenische Schreiben im Lauf 
von 4 Semestern als Dramatiker_innen zu entwickeln. Spe-
zial-Projekte von uniT sind die schreibklasse, bei der junge 
Menschen zwischen 15 und 30 Jahren in monatlich stattfin-
denden Workshops die Grundlagen szenischen Schreibens 
erlernen, Einblicke in die theatrale Praxis gewinnen und ei-
gene Dramentexte verfassen. Auszüge aus den entstandenen 
Texten werden im Rahmen szenischer Lesungen am Schau-
spielhaus Wien präsentiert. Bei text trifft regie in Kooperati-
on mit dem Staatstheater Mainz, arbeiten Autor_innen und 
Regisseur_innen gemeinsam an der Weiterentwicklung eines 
Stückes. Nicht nur ein Wettbewerb ist der Retzhofer Drama-
preis, ein biennal vergebener Nachwuchspreis für szenisches 

„jungen wilden Briten“ aufführte. Gratzer war bereits in sei-
ner ersten Intendanz des Schauspielhauses (1978–1987) der 
erste Wiener Intendant, der neben Klassikerinszenierungen 
Elfriede Jelinek, Heiner Müller oder Botho Strauß spielte. 

Die Richtungsweisung Gratzers nimmt Andreas Beck 
(ab 2007) auf und verstärkt sie, indem er das Schauspiel-
haus als Autor_innentheater positioniert, das ausschließlich 
zeitgenössische Texte aufführt und sich der Gegenwartsdra-
matik verschreibt. Die Liste der Autor_innen, deren Werke 
im Schauspielhaus öffentlich gemacht wurden, ist lang: 
Franzobel, Thomas Arzt, Paul Divjak, Arno Geiger, March 
Höld, Juliane Kann, Händl Klaus, Philipp Löhle, Marius von 
Mayenburg, Ewald Palmetshofer, Kathrin Röggla, Johannes 
Schrettle, Gerhild Steinbuch, Robert Woelfl, Anja Hilling, 
Volker Schmidt, Josef Winkler, Paulus Hochgatterer, Clemens 
J. Setz u. v. a. Das Schauspielhaus will vor allem junge Autor_
innen im deutschen Sprachraum durch enge Anbindung an 
die Theaterpraxis (stück/für/stück, Hausautor_in, schreib-
klasse) anregen heutige Theatertexte zu schreiben.

In Österreich gibt es keinen Studiengang Szenisches 
Schreiben – erst seit dem Herbstsemester 2009/10 gibt es an 
der Universität für Angewandte Kunst immerhin den künst-
lerischen Studiengang Sprachkunst, der auch Zugang zur 
dramatischen Textproduktion bietet. Um diese Ausbildungs-
lücke ein wenig auszugleichen, sind gut vernetzte Initiativen 
mit Praxisanbindung wichtig. 

Schreiben und Theaterpraxis

Eine dieser Initiativen sind die Wiener Wortstätten, 2005 von 
Hans Escher und Bernhard Studlar ins Leben gerufen, ein 
interkulturelles Autor_innentheaterprojekt, welches die Ver-
netzung und Auseinandersetzung zwischen österreichischen 
und internationalen Autor_innen fördert. Das kreative For-
schungslabor, das sich als Vermittler zwischen Theaterbetrieb 
und Schreibtisch versteht, hat die Etablierung eines Zentrums 
für zeitgenössische europäische Dramatik in Wien und vor 
allem eine langfristige, aufbauende Theaterautor_innenför-
derung zum Ziel. Regelmäßige Diskussionen des szenischen 

Viele österreichische 
Autor_innen wurden nicht 
wegen ihrer starken Präsenz 
auf Österreichs Bühnen, 
sondern durch das Spielen 
ihrer Werke auf deutschen 
Bühnen bekannt.
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tutionalisiertes Theater gekonnt beherrscht. Seine Kenntnis 
des Theaterbetriebs erleichtert nicht nur das Schreiben von 
Stücken, sondern gibt ihm, je nach Produktionskonstellation 
die Möglichkeit Regie bei eigenen Stücken zu führen, um 
diese im Arbeitsprozess weiter zu entwickeln. 4

Der Personalunion Autor_in/Regisseur_in widmet das 
Theater an der Gumpendorferstrasse (TAG) besondere Auf-
merksamkeit. Sowohl in den Eigenproduktionen als auch 
mit der Schiene Werktage wird seit 2009 ein vier-phasiges 
Stückentwicklungskonzept verfolgt, das die Produktion viel-
versprechender Projekte zum Ziel hat. Werktage ist keine 
reine Autor_innen-Ausschreibung, da Einreichungen von 
Theatermacher_innen (unter denen das TAG-Team Künst-
ler_innen versteht, die sowohl für die Konzeptionierung/Au-
torenschaft/Dramatisierung als auch für die Inszenierung/
Umsetzung verantwortlich sind) erwartet werden. Die noch 
schnellere, ungeschliffenere Form des Autor_innentheaters, 
der Drama Slam, wird ebenfalls im TAG gepflegt. 

Das Zusammenspiel von Text und Theater erprobende 
Herangehensweisen waren die drei sehr unterschiedlichen 
Formate von Drama X in den Jahren 2004/2005/2006. In 
vieler Hinsicht herausfordernd vor allem Die Fabrikation 
des Glücks – Vierundzwanzigstundenwerk im Jahr 2005, 
bei dem Ali M. Abdullah und Harald Posch in Anlehnung an 
das amerikanische Format der "24-hour-plays" beschleunigtes 
Schreiben auf die Spitze trieben, indem sie unter dem Motto 
Theater der Geschwindigkeit Autor_innen genau eine Nacht 
zur Verfügung stellten, um einen Text von 20 Minuten Auf-
führungsdauer zu schreiben, der am folgenden Tag inszeniert 
und bereits am Abend dem Publikum vorgestellt wird. Als 
Orientierung dienten dabei einzig die Schauspieler_innen, die 
den Autor_innen am Abend vorgestellt und auf deren Profil 
die Texte zugeschnitten werden konnten. Die Garage X, aber 
auch andere Spielstätten – stellvertretend seien das Theater 
Drachengasse und das Kabinetttheater (im Juli 2012 fand die 
Uraufführung aus dem Minidramen-Wettbewerb hervorgegan-
genen Texte von Anne Frütel, Tanja Ghetta, Stephan Lack, 
Daniel Wild und Thomas Arzt statt) genannt – sind in unter-
schiedlichsten Formen neuen Theatertexten verbunden.

Schreiben. Bewerber_innen werden in der Arbeit an ihrem 
Wettbewerbsbeitrag von Expert_innen für Drama und Film 
(Regisseur_innen, Dramaturg_innen, Schauspieler_innen und 
Autor_innen) kostenlos beraten und unterstützt. Auch Au-
tor_innen, die von uniT begleitet wurden, machen auf sich 
aufmerksam, unter ihnen: Gerhild Steinbuch, Ewald Palmets-
hofer, Leonhard Oberzaucher, Natascha Gangl, Henriette 
Dushe, Susanne Mewe, Christian Winkler, Johannes Hoff-
mann und Anna Sophie Reyer. 
Eine Initiative, die auf der Zusammenarbeit eines Verlages 
(Kaiser Verlag), eines Theaters (Dschungel Wien), eines Lite-
ratur- und Lesenetzwerks (Buchklub) und des Instituts für Ju-
gendliteratur beruht, ist schreibzeit für junges publikum, die 
sich an Autor_innen, die für Kinder und Jugendliche schrei-
ben wollen – sowohl im Prosabereich als auch für das Kinder- 
und Jugendtheater – richtet. Die Teilnehmer_innen werden 
ein Jahr lang individuell betreut, stellen in Workshops die 
eigenen literarischen Projekte vor, diskutieren über das Genre 
und seine spezifischen Bedingungen und erhalten Know-how 
über das Schreiben, die Verlags- und die Theaterlandschaft. 
Kontakt zu Verleger_innen, Lektor_innen, Agent_innen und 
Theatermacher_innen wird hergestellt. 2012 werden Texte 
zum Thema anders gesucht, die Einreichfrist läuft bis zum 
14. Dezember 2012. Elisabeth Schmied, Susi Wirth, Elisa-
beth Kanter und Valerie Kattenfeld sind u. a. schreibzeit-
Autorinnen, die man im Blick behalten sollte.

Auch freie Theatergruppen arbeiten eng mit Autor_in-
nen zusammen. Die erste so arbeitende Gruppe war in Öster-
reich die Theater m.b.H. Beispiel Theater Foxfire: Mit Corinne 
Eckenstein ist die Autorin und Regisseurin Lilly Axter, die 
viele Stücktexte im Kinder- und Jugendbereich geschrieben 
hat, Begründerin der Gruppe. Während Axters Schreiben für 
Foxfire ruht, entsteht in den letzten Jahren eine enge Zusam-
menarbeit mit dem Autor Benedict Thill.

Häufiger ist die Kombination Autor_in, Regisseur_in 
und/oder Schauspieler_in zu finden. Wie bei Volker Schmidt, 
der darüberhinaus sowohl den gesamten deutschsprachigen 
Raum für sich zu nutzen weiß und den Wechsel zwischen den 
Bereichen freies (mit seiner New Space Company) und insti-
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Initiativen setzen & vernetzen

Anknüpfend an den Wettbewerb 3+, der 2011 junge Autor_in-
nen dazu ermutigte neue Stücke für Kinder ab 3 Jahren zu 
schreiben und darüberhinaus gleichzeitige Uraufführungen an 
drei Theatern in Wien, Linz und Graz vorsah, entwickelte sich 
das Autoren:Netzwerk, in dessen Namen die Assitej Austria 
am 12. Oktober im Wissensturm Linz zu Impulsvorträgen und 
Arbeitsgruppen einlädt.

Eine Analyse der Ausbildungssituation und deren Ver-
besserungspotential ist eines der Arbeitsgruppenthemen, die 
Rolle der Autor_innen im Gesamtsystem Theaterproduktion 
und die Förderfrage sind weitere Themen. Diskutier-, ent-
deck- und entwickelbar ist in diesem Zusammenhang noch 
vieles. Das Sieger_innenstück von 3+: Der Kopf des Herrn 
Zopf oder die Blume des Lebens der Autorin Elke Maria 
Neuböck wird in einer der drei produzierten Fassungen in 
diesem Rahmen uraufgeführt.

Es gäbe noch viel zu schreiben über das Schreiben fürs Thea-
ter. Den Autor_innen sind bessere Dotierungen für ihre Werke 
dringend zu wünschen, ebenso eine größere Anzahl von Dra-
matiker_innenstipendien, welche intensive Schreibprozesse 
möglich machen. Und vor allem sollen Theatertexte auf vielen 
Bühnen – unbedingt auch in den großen Häusern und dort 
auf der Hauptbühne, uraufgeführt und häufig nachgespielt 
werden: noch deutlich bevor die Autor_innen der Texte graue 
Haare bekommen. ||

1 Vgl. Haas, Birgit: Plädoyer für ein dramatisches Theater. 2007. Als 
Beispiele führt sie die Texte von Händl Klaus, Anja Hilling, Lukas Bärfuss, 
Ulrike Syha oder Lutz Hübner an.
2 Vgl. Fuchs, Irmgard Maria/Sommer, Alexandra: Theater der Gegenwart 
– Neue Dramatik. Diskursive Annäherung anhand des Schauspiel-
hauses Wien, Spielzeit 2007/2008, und der österreichischen AutorInnen 
Gerhild Steinbuch, Händl Klaus, Ewald Palmetshofer und Johannes 
Schrettle. Diplomarbeit, Wien, 2009.
3 Ebd. S. 39 & 56–58
4 Vgl. IG Freie Theaterarbeit (Hg.): Wie kommt der Text ins Theater, In: 
gift. zeitschrift für freies theater Februar/März 2008, S. 40–45

Barbara Stüwe-Eßl 

ist Kulturmanagerin, Theaterwissenschaft-
lerin und Mitarbeiterin der IGFT.

Weblinks

www.assitej.at
www.dieangewandte.at 
www.dastag.at/saison/werktage
www.dramaforum.at
www.foxfire.at
www.literaturhaus.at
www.luagalosna.at
www.theatermbh.at
www.schauspielhaus.at
www.schreibzeit.at
www.steirischerherbst.at
www.volkerschmidt.at
www.wortstaetten.at
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etablierten Großbühnen in Wien angetreten waren und deren 
Initiatoren, geboren zwischen 1920 und 1930, Nationalsozi-
alismus und Krieg bewusst erlebt hatten. 

Erste Erfahrungen sammelten die angehenden Theater-
schaffenden nicht mehr an deutschsprachigen Provinztheatern 
in Teplitz-Schönau, Olmütz, Teschen oder Preßburg, sondern 
mehrheitlich, wie etwa Hilde Sochor, an einer Amateurbühne, 
dem ‚Studio der Hochschulen’, angeregt durch einen Aus-
hang an der Universität: „Wer Lust hat und Theater spielen 
will, der soll sich im Kulturreferat in der Kolingasse bei Dr. 
Friedrich Langer melden.“2 Das Studio startete am 7.6.1945 
mit Hugo von Hofmannsthals Der Tor und der Tod unter der 
Regie von Hilde Weinberger und entwickelte sich rasch zum 

Erste Versuche – die Studios

Im Programmheft zur Uraufführung von Milo Dors Der ver-
gessene Bahnhof (14.10.1948) schreibt Regisseur Helmut 
Schwarz über das Selbstverständnis der Szene 48: „Theater 
bedeutet uns nichts weniger als aktive Stellungnahme zu den 
Problemen der Gegenwart, unser Publikum (ist) jeder, dem die 
Mitgestaltung einer besseren Zukunft am Herzen liegt. Thea-
ter als Aussage zur Zeit! – Als Kunst des ‚luftleeren‘ Raumes, 
zu genießen im Plüschfauteil, Theater, publikumsfremd in 
Gestalt und Gehalt wird abgelehnt.“1 Dieser Programmatik 
folgten ambitionierte Theatergruppen, die nach Ende des 
Zweiten Weltkriegs mit einem klaren Gegenentwurf zu den 

Die Grimasse (11.2.1947), erste Regie von Michael Kehlmann im Studio der Hochschulen 
© Österreichisches Theatermuseum

„Niemals nur zuschauen!“ 
Aufbruch in den Theaterstudios nach 1945

Andrea Huemer

Der folgende Text, der erste von weiteren Beiträgen, ist die 
knappe Zusammenfassung der Ergebnisse eines von der 
Kulturabteilung der Stadt Wien geförderten Forschungs-
projektes über Quellenmaterial zu den Wiener Kellerbüh-
nen nach 1945, bei dem eine Fülle von Dokumenten auf-
gefunden und viele Gesprächsprotokolle erstellt werden 
konnten.
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unter Kurt Julius Schwarz fusionierte das Theater der 49 im 
Juni 1949 mit dem Studio der Hochschulen zum ‚Studio in 
der Kolingasse’. 

Die Verantwortung trugen neben Friedrich Langer, der 
1948 von Viktor Matejka als Theaterreferent in das Amt für 
Kultur und Volksbildung geholt worden war, Erich Neuberg 
und dann Michael Kehlmann. Bibiana Zeller erinnert sich, 
welche Faszination die Stücke, die „durch die Nazizeit nicht 
hereingekommen sind“ ausgeübt hatten: „Auf die haben wir 
uns gestürzt, weil wir sie auch bekannt machen wollten. Das 
war eigentlich die Überaufgabe. Die hat der Kehlmann sehr 
ernst genommen. Und auch der Friedrich Langer.“4

Auf die deutsche Erstaufführung von Jean Cocteaus 
Renaud und Armine am 16.10.1949 in der Regie von Hel-
mut Wagner folgte im Dezember die vermeintliche Urauffüh-
rung von Ödon von Horvaths Die Unbekannte aus der Seine 
(16.9.1947, Volkstheater Linz-Urfahr). Am 11.5.1950 hatte 
Medea Postbellica von Franz Theodor Csokor Premiere, der 
offiziell auch Regie führte. Wolfgang Glück, damals Assistent 
von Berthold Viertel am Burgtheater, berichtet, dass ihn Mi-
chael Kehlmann ersucht habe, die Schauspieler inoffiziell bei 
den Proben zu unterstützen: „Ich habe am Nachmittag mit 
denen geprobt, und am Morgen hat der Csokor mit ihnen 
geprobt. … Das habe ich inszeniert, in Geheimregie. … Das 
steht nirgends!“5

Am 19.10.1950 inszenierte Qualtinger Nestroys Der 
Talisman. Kurt Sobotka, hier erstmals als Titus Feuerfuchs, 
erinnert sich an „ein geniales Bühnenbild von (Gerhard) Hru-
by. Der hat nichts anderes gemacht, als vier Kleiderpuppen 
hingestellt, auf denen hingen die jeweiligen G’wandeln … ein 
Tisch und ein Sessel – ein Wirtshaus.“6 – Einfachste Mittel 
beflügelten die Fantasie der Zuschauer_innen. 

Für den Musikstudenten Gerhard Rühm, Mitglied der 
legendären Künstlervereinigung ‚Art Club‘ und später Mit-
begründer der ‚Wiener Gruppe‘, war die Arbeit an der Büh-
nenmusik zu Günther Weisenborns Widerstandsdrama Die 
Illegalen (2.11.1950) eine ausschlaggebende Kompositions-
erfahrung, die ihm großen Spaß bereitet hat: „Ich war damals 
ein großer Fan von Kurt Weill. … Ich habe das am Klavier 
selbst begleitet, habe das einstudiert mit den Sängerinnen. … 

Sammelbecken aufstrebender Talente, die später die öster-
reichische Theater- und Fernsehfilmproduktion maßgeblich 
prägen sollten. Auf den Theaterzetteln der ersten Spielzeiten 
finden sich z. B. der Regisseur großer Fernsehfilme Michael 
Kehlmann, die Kostümbildnerin der Wiener Staatsoper Ali-
ce Maria Schlesinger oder der renommierte Bühnenbildner 
Wolfram Skalicki. 

Für Kehlmann begann die Regiekarriere am 11.2.1947 
mit der Uraufführung der literarischen Kabarettrevue Die 
Grimasse, die er u. a. gemeinsam mit Helmut Qualtinger 
verfasst hatte, der hier auch sein Debut als Schauspieler gab 
– der Beginn einer Zusammenarbeit, die in den 50er Jah-
ren mit dem Kabarett-Klassiker Brettl vor dem Kopf Furore 
machte. Der Bühnenbildner Max Meinecke inszenierte 1949 
die österreichische Erstaufführung von Ferdinand Bruckners 
Skandalstück Krankheit der Jugend und bei der Urauffüh-
rung Homo ex machina von Rüdiger Schmeidel im Juli 1949 
stehen erstmals Walter Langer oder der spätere Theaterleiter 
Herbert Wochinz auf der Besetzungsliste. 

Anfang 1948 gründeten Student_innen des Konser-
vatoriums der Stadt Wien das ‚Studio junger Schauspieler’. 
Helmut Schwarz, künftiger Rektor der Hochschule für Mu-
sik und Darstellende Kunst, inszenierte u. a. Hans Weigels 
Barabbas. Unter Erich Neuberg, ORF-Oberspielleiter der 
ersten Stunde, spielte Bibiana Zeller in Jura Soyfers Weltun-
tergang, in der Zeitrevue Das sind wir von Helmut Schwarz 
stand Kurt Sobotka auf der Bühne. Ab Herbst nannte sich 
die erweiterte Truppe ‚Szene 48’, und Walter Davy, der ein 
viel beschäftigter Fernsehregisseur werden sollte, inszenierte 
z. B Jean Paul Sartres Huis Clos. 1949 bezog man als ‚The-
ater der 49’ das Café Dobner: Mit niedrigen Eintrittspreisen 
sollten „Welterfolge der Theaterliteratur zu sehen (sein), die 
im Spielplan großer Theater wegen des finanziellen Risikos 
sonst vorenthalten blieben.“3 Der Uraufführung von Reinhard 
Federmanns Widerstandsdrama Der Weg zum Frieden am 
25.1.1949 folgte u. a. Kurt Markitz Komödie um ein fiktives 
Kriegsverbrechertribunal Napoleon muss nach Nürnberg, 
die der später für seine Wohnbauten bekannte Architekt Har-
ry Glück ausgestattet hat. Nach dem großen Erfolg mit der 
österreichischen Erstaufführung der Medea von Jean Anouilh 
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Die Anregung, dann auch selbst Chansons zu machen, ging 
weitgehend von den Illegalen aus.“7

Trotz großen Pressechos wurde das Studio in der Ko-
lingasse am 12. November 1950 nach Kündigung durch die 
Österreichische Hochschülerschaft geschlossen. Geblieben 
sind die Erinnerungen an einen Markstein österreichischer 
Theaterkultur in einer Zeit des Aufbruchs. Ungeheizte The-
atersäle ersetzten das Wohnzimmer. Materiellen Einschrän-
kungen auf jeder Ebene zum Trotz – gespielt wurde für Kaffee-
geld oder einen Fahrschein – blühte die Experimentierfreude. 
Mitgenommen wurden Erfahrungen von Gastspielen, die die 
jungen Künstler_innen bereits ab 1946 erstmals über die Zo-
nengrenze und bald auch ins Ausland gebracht haben, sowie 
Freundschaften und Rivalitäten, die in Folge zur Gründung 
einzigartiger Kellerbühnen und zu großen Karrieren führen 
sollten. ||

1 Theaterzettel Der vergessene Bahnhof von Milo Dor, Szene 48, 
14.10.1948 (Österreichisches Theatermuseum)
2 Hilde Sochor im Gespräch mit Andrea Huemer am 22.11.2010
3 Ankündigungszettel des Theater der 49 im Café Dobner, 1949 (Andrea 
Huemer)
4 Bibiana Zeller im Gespräch mit Andrea Huemer am 30.12.2010
5 Wolfgang Glück im Gespräch mit Andrea Huemer am 24.1.2012
6 Kurt Sobotka im Gespräch mit Andrea Huemer am 4.12.2010
7 Gerhard Rühm im Gespräch mit Andrea Huemer am 19.1.2011

Andrea Huemer 

ist Kulturwissenschafterin, Lektorin und Übersetzerin, ehemaliges 
Mitglied der Jury Privattheater der Stadt Wien und war Mitglied des 
Bühnenbeirates des Bundes sowie Mitglied der IG-Netz Kommission 
zur Vergabe von Zuschüssen zur Sozialversicherung.
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Vielfältig waren die drei Räume des Hauses: Wer hat sich 
nicht vor dem Wannenraum – dem ehemaligen Seziersaal 
der Veterinärmedizinischen Hochschule – mit seiner Kälte, 
den Kacheln und dem Geruch geekelt, imaginierte Bilder von 
wissenschaftlich untersuchten Tierkadavern im Kopf. Im ehe-
maligen Hörsaal sezierte Hubsi Kramar Stücke wie Warten 
auf Godot oder Die Präsidentinnen in Feinarbeit und man 
fühlte sich ins Studium des Theaters, des Inszenierens, in die 
Analyse eines Inhalts, einer Sprache, eines Textes schlechthin 
versetzt. Besondere Inszenierungen, bei denen das Spiel mit 
der Illusion in diesem so untypischen Theaterraum nahtlos 
funktionierte. Der Konzertraum vorne ist der schnuckeligste 

szene

„Es ist zu befürchten, dass 
ihm wieder was einfällt …“ 

Die Zwischennutzung des 3raum-anatomietheaters ist 
ausgelaufen

Carolin Vikoler

… meint Alexandra Reisinger auf die Frage, wie es nach 
November für sie und Hubsi Kramar theatermäßig weiter-
gehen wird. Die beiden haben in den letzten sieben Jahren 
dem Theater in der Beatrixgasse seinen Charme verliehen 
und in diesem total unterdotierten Haus ein beachtliches 
Programm auf die Beine gestellt. Jetzt ist es vorbei. Die 
von vornherein begrenzte Zwischennutzung des 3raum-
anatomietheaters durch die TheaterSHOWinist_innen ist 
ausgelaufen. Das Gebäude geht in die Nutzung der Univer-
sität für Musik und Darstellende Kunst zurück.
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für Alexandra Reisinger spontan, vielseitig und sympathisch 
entfaltete. Hubsi Kramar hat viel mit Menschen außerhalb 
des Theaterbetriebs zu tun, die er fragt, ob sie Theater spielen 
möchten, da er ihre Talente sieht. Mit diesem Zugang hatte er 
immer Glück: „So gute Schauspieler_innen hat das Volksthe-
ater gar nicht.“ Und Volkstheater möchte er machen, dafür 
braucht er auch Typen, die die Mehrzahl der Bevölkerung 
repräsentieren. Außerdem sei es eine Schwäche des Systems, 
dass sich die Theaterintendant_innen ja nie etwas anschauten. 
Und so kann Hubsi Kramar über das Aufeinandertreffen mit 
Lucy McEvil, die er als eine faszinierende Erscheinung wahr-
nahm, sagen, dass sie „zum Glück frei für uns war.“

Sie alle sammeln sich um diesen Menschen, der ein 
gutes Gefühl hat, wie man mit dem Publikum kommuniziert, 
und der auch etwas zu kommunizieren hat. Aus einer kla-
ren Haltung heraus kann seine politische Meinung fließen, 
authentisch genau wie seine Lebensphilosophie: „Tu nur, 
was dir gut tut.“ Ganz bei sich hat er sich auch nie instru-
mentalisieren lassen, stets der unermüdliche Kämpfer für 
gerechtere Verteilung, Solidarität und gegen politische und 
mediale Entsetzlichkeiten in Österreich. Man müsse die ge-
sellschaftlichen Veränderungsprozesse mitmachen und sich 
selbst als Lernenden begreifen – am liebsten würde er eine 
Schauspielschule in London besuchen, um zu sehen, was 
dort aktuell gelehrt wird. 

Angst_frei und „freies Theater“

Sein Mut ist nachahmenswert – abgesehen davon, dass ihm 
bei seinem legendären Opernball-Auftritt als Adolf Hitler von 
der Polizei fast die Knochen gebrochen wurden, sprach er in 
Wir sind die neuen Juden ungeschützt und frei über die Not-
wendigkeit, Theater als Ausdruck zu verwenden oder liefert 
sich den Medienattacken bei einem Stoff wie Pension F. aus. 
Seine Pressefrau, Gabriele Müller-Klomfar, sprang nicht nur 
bei diesem Projekt und den Medienanfragen aus der ganzen 
Welt im Dreieck, sie war 2011 auch mit der skurrilen Me-
dienanfrage konfrontiert, ob Hubsi Kramar denn gerade in 
Österreich weile, oder ob er die Gestalt sei, die als Gaddafi 
kostümiert auf der Flüchtlingsinsel Lampedusa herumrenne 
und Gestrandete erschrecke. Man traut ihm alles zu, diesem 
mutigen Theatermacher. Er erlaubt sich ja auch viel. Nur mit 
einem unsexy weißen Slip bekleidet präsentierte er einen 
Kopfstand beim Festival des Absurden 2012 im 3raum. Aber 
er kann es sich leisten, denn neben dem Theaterdirektor, Re-
gisseur, Aktionisten und politischen Querkopf ist er schlicht 
auch ein begnadeter Schauspieler – was man zuletzt bei Ho-

der drei Räume, mit dem Klavier, den roten Vorhängen, den 
Teppichen, und häufig mit Blumenschmuck. Ein Empfangssa-
lon, in dem sowohl Lucy McEvil ihre Konzerte gab, als auch 
eine Operette wie Wiener Blut. Oper_rette sich wer kann mit 
einem 15köpfigen Ensemble Platz fand. 

Von „Ankündigungstheater“ über Mediensatiren bis zum 
bürgerlichen Theater

Vielfältiges fand hier Präsentationsort und Publikum. Aktuelle 
politische Theatersatiren wie Gugging goes Ballhausplatz 
oder Wir sind die neuen Juden, bei denen für Hubsi Kramar 
schon die Ankündigung etwas ganz Wichtiges ist. „Ankündi-
gungstheater“ bringt die Message raus, an die Öffentlichkeit. 
Einen Höhepunkt an Öffentlichkeitswirksamkeit erreichte 
er durch die externe Skandalisierung seines theatralen Vor-
habens Pension F., das die Medien weltweit noch vor der 
Generalprobe in den 3. Bezirk nach Wien schauen ließ. Auch 
die Oscar Wilde Serie stellt für Hubsi Kramar einen der Hö-
hepunkte im 3raum dar: zwar bürgerliches Theater, zeigt sie 
doch das Heuchlerische in der Gesellschaft und die Art, wie 
Menschen miteinander umgehen, genau auf. Das Leben wird 
so als Spiel erkennbar und man muss sich selbst nicht zu 
ernst nehmen. Das Interessante sei, so Hubsi Kramar im In-
terview, wie man diese Mittel des bürgerlichen Theaters für 
ein anderes Theater nützen könne. 

Viele Gäste fanden Raum zum Produzieren – Nachwuchs 
und etablierte Künstler_innen. Hubsi Kramar spielte selten 
Intendant, er wollte vor allem Projekten einen schwellenlosen 
Zugang (bis auf die Zahlung der Miete) zu Raum geben, da 
er weiß, wie schwierig es ist, Fuß in dem Betrieb zu fassen. 
Ermöglichen heißt auch Raum geben für Produktionen, die 
ihm persönlich nicht gefielen, dafür aber dem Publikum. 

So gute Schauspieler_innen hat das Volkstheater gar 
nicht

Auseinandersetzungen fanden in diesen Räumlichkeiten statt, 
laut werdende Stimmen, auf den Proben wurde auch mal ge-
schrien. Kein Wunder wenn diese ganzen Querköpfe aufei-
nander treffen. Die Menschen, die Hubsi Kramar um sich 
sammelt und die immer wieder – und manchmal nur für eine 
Aufwandsentschädigung – selbstbestimmt mit diesem Thea-
termacher arbeiten, sind divers zusammengewürfelt – eine 
interessante Bandbreite von Menschen mit einer Freude am 
Ausdruck, die sich in einem frühlingshaften Geburtstagsfest 
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es Hubsi Kramar. „Was ist Freiheit? Im Winter ist es wahr-
scheinlich geschickt, sich warm anzuziehen.“ 

Das 3raum-anatomietheater ist mit Ende Oktober aus 
der Wiener Theaterlandschaft verschwunden. Ein Theater-
raum mit wenig Hürden und viel Selbstbestimmung. Einer-
seits ein Verlust, andererseits haben sich bereits neue schwel-
lenlose Orte in Wien aufgetan. Manchmal bewegt sich auch 
Wien im Fluss der Entwicklungen. Es gibt die brunnenpassage, 
das mo.ë oder Das Werk, die hoffentlich die Möglichkeit er-
halten, technisch noch auszubauen. 

Um den Künstler Hubsi Kramar müssen wir uns sicher 
keine Sorge machen: „Zusperren ist herrlich.“ Dass er einer 
der wenigen ist, die Räume auch gut wieder loslassen kön-
nen, bewies er bereits mit dem Residenzkino (jetzt Dschungel 
Wien) und dem Kabelwerk. 

Und manchmal laufen die Dinge wie von selbst: Noch 
bevor er sein neues Projekt zur „Saualm“ ankündigen konnte, 
erschien die Pressemeldung, dass dieser Menschen veracht-
ende Ort geschlossen wird. ||

nolulu Blues im Rahmen eben dieses Festivals des Absurden 
genießen konnte.

Am Schluss noch ein Wort zum Publikum des 3raum-
anatomietheaters: Wo in den Wiener Theaterhäusern sah 
man je solch ein Publikum? Von Rasta bis Pelzmantel. Bei 
jedem Besuch im 3raum konnte man wieder staunen, was 
der Herr Kramar – der Max Reinhardt-Seminarist, der sich 
bei Jerzy Grotowski, Jérome Savary und La Mama umsah, der 
Josefstadtschauspieler, Kainz-Medaillen-Träger, Tatort-Chef, 
Opernball-Hitler, der gut aussehende Mann, der analytische 
Regisseur, der immer diskutierende Aktionist – für Publikum 
an sich bindet. 

Bis zu 99 % der Abende waren Hubsi Kramar und Ale-
xandra Reisinger im 3raum-anatomietheater anwesend, sei es 
auf der Bühne, hinter dem Technikpult, an der Bar, ständig 
beschäftigt mit allem, was an Arbeit in einem Theater spontan 
anfällt; ohne einen einzigen Arbeitsausfall wegen Krankheit, 
so Hubsi Kramar. Daran sieht man, welche Energie das The-
atermachen geben kann. Aus dem großen Theater hat er sich 
schnell entfernt, er arbeite bewusst „unten“, da sei die Freiheit 
größer. Blöd sei, wer die gleichen Mechanismen bediene wie 
der institutionalisierte Bereich. „Was kann mir denn passieren, 
es kann nur besser werden.“ Über die Zustände im freien 
Theater zu jammern wäre doch ein öffentliches Eingeständnis, 
dass man ein Idiot ist. Um Freiheit und Kommunikation geht 

Carolin Vikoler

Theaterwissenschaftlerin, Mitarbeiterin IG Freie Theaterarbeit (der-
zeit in Bildungskarenz), Dramaturgin bei daskunst.
www.daskunst.at

© Mario Lang
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© Katharina Ganser

genutzt, um mich von meinen Erziehungsberechtigten los-
zueisen, um zu sehen, was es wohl hinter der nächsten Ecke 
zu entdecken gibt. Martin war ein recht braves Kind – zu-
mindest behauptet er das.

gift: Dein Statement zur Sozialversicherungsanstalt?
Brachvogel: Da fühle ich mich ausgeliefert, weil ich das 
ganze System nicht durchschaue. Ich zahle meine Beiträge 
und hoffe ansonsten in Ruhe gelassen zu werden. Wir sind 
heilfroh, dass es so etwas wie die IG gibt, die sich für unsere 
Belange stark macht. Das ist uns jeden Euro Mitgliedsbei-

trag wert!

gift: Fallen euch hinsichtlich Szenegefühl, 
Arbeitsweisen usw. Unterschiede zwi-
schen Deutschland und Österreich auf?
Brachvogel: Wir arbeiten jetzt auch ver-
mehrt in Frankfurt am Main, das ca. 
700.000 Einwohner hat. Wenn man das 
Frankfurter Theaterprogramm inkl. frei-
er Szene mit dem Grazer Angebot ver-
gleicht, sieht man, dass in Graz minde-
stens genau so viel angeboten wird, und 
das in einer Stadt, die nicht mal halb so 

groß ist! Die österreichische freie Szene scheint mir auch 
besser vernetzt zu sein. Die Grazer Szene ist jedenfalls super 
vernetzt.

gift: War die Gründung von Theater Mundwerk ein be-
wusster Schritt in die freie Szene?
Brachvogel: Für uns war das Selbst-Produzieren ein Befrei-
ungsschlag. Wir waren Schauspieler, die ohne die Angst ar-
beiten wollten, gefeuert zu werden oder kein Engagement 
mehr zu bekommen, die sich aussuchen wollten, was sie 
machen und mit wem. Ein signifikanter Unterschied zu 
einem festen Engagement ist, dass man nicht darum herum 
kommt, sich zu überlegen, was man vom Theater eigentlich 
will. Man ist an einem Haus auf jeden Fall beschützter, aber 
auch abhängiger.

Interview: Katharina Ganser

gift: Was ist für euch das Besondere am Theater für Kin-
der?

Nadja Brachvogel: Auf der künstlerischen Ebene hat Thea-
ter für junges Publikum noch viel Entwicklungspotenzial. 
Da fühlt man sich noch fast wie ein Pionier. Auch wenn 
es ein paar Kindertheater-Urväter wie F.K. Waechter oder 
Rote Grütze gab, die schon in den 1970ern wirklich Kunst 
für Kinder machen wollten, hat sich der Anspruch von Kin-
dertheater als tief greifende künstlerische Erfahrung – so 
wie im Abendspielplan eben auch – als Standard noch nicht 
durchgesetzt. Da arbeiten wir dran.

gift: Was zeichnet Kinder als Publikum 
aus?
Brachvogel: Kinder schauen nicht Thea-
ter, um „hohe Kunst“ zu konsumieren und 
nachher klug darüber zu reden. Sie wol-
len wissen wie es ausgeht! Ist das nicht 
wunderbar?

gift: Wie seid ihr auf den Namen Theater 
Mundwerk gekommen?
Brachvogel: Unsere erste gemeinsame 
Arbeit war ein Erzähltheaterstück von F.K. Waechter. Wir 
hatten kein Bühnenbild, keine Kostüme, nur unser Mund-
werk – daher. Aber: Wir ändern unseren Namen ab Herbst 
in Follow the Rabbit. Ziel ist es, irgendwann nicht mehr als 
Duo wahrgenommen zu werden, sondern als Künstler_in-
nen-Kollektiv. 

gift: Könnt ihr euch an euer erstes Mal als Kind im Theater 
erinnern?
Brachvogel: Ich glaube ich war mit sechs erstmals im Mas-
kentheater Mummenschanz und später noch im Kleinen 
Prinzen. Die Bilder haben sich bis heute in mein Hirn ein-
gebrannt.

gift: Seid ihr als Kinder gerne aus der Reihe getanzt?
Brachvogel: Ich war neugierig und habe jede Gelegenheit 

sandkasten
Nadja und Martin Brachvogel

geb. 1969/1970 in Mainz, gründeten 2004 das Theater Mundwerk. Im November sind sie mit dem Stück Die Ge-
schichte vom Fuchs der den Verstand verlor im TaO! in Graz zu sehen.
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Kooperationspartner von Theaterland ist bei diesem Festival 
der Verein uniT – Verein für Kultur an der Karl Franzens Uni-
versität Graz. Schwerpunkt von uniT liegt in der Nachwuchs-
förderung von Autor_innen, der Verein bietet einen Lehrgang 
für szenisches Schreiben für die Bereiche Drama und Perfor-
mance an. Alle zwei Jahre wird von uniT der Retzhofer Lite-
raturpreis verliehen, diese Nachwuchsförderung richtet sich 
nicht nur an Studierende, sondern auch an Schüler_innen. 
Gerhild Steinbuch hat den Preis 2003 gewonnen, nachdem 
sie bei uniT szenisches Schreiben studiert hat, mittlerweile 
ist sie eine anerkannte Theaterautorin und wird bei Rowolt 
verlegt. 

sommertraumhafen: Internationales Figurentheater Wies

Die Gemeinde (ca. 2.500 Ew.) liegt im Südwesten der Steier-
mark, der Ort Wies hat gerade mal 350 Einwohner_innen. Im 
Mai wird der kleine, beschauliche Ort zu einer Kapitale des 
Figurentheaters. Die Teilnehmer_innen des Festivals kom-
men teilweise aus den nahen Nachbarländern Italien und 
Slowenien, doch auch die weitere Welt ist in Wies zu Gast, 
dieses Jahr der peruanische Körpertheaterkünstler Hugo Su-
arez. Das Festival spielt morgens für die Schulkinder aus der 
Region, abends sind die Erwachsenen ein ebenso gespanntes 
Publikum. Dabei wird großen Wert auf künstlerische Qualität 
gelegt, große, kleine und experimentelle Formen des Puppen-
spiels werden gezeigt.

Nikolaus Habjan hat hier seine Karriere gestartet, heu-
te ist er Co-Direktor des Wiener Schubert Theater und ein 
international gefragter Puppenspieler. 2012 war sein bisher 
erfolgreichstes Jahr, er hatte ein eigenes, nach ihm benanntes 
Festival in der Schweiz, debütierte als William Shakespeare 
Klappmaulpuppe am Burgtheater und landete mit einem Pup-
pentheaterstück über die NS-Kindereuthanasie in Wien einen 
weiteren Sensationserfolg.

Die Gemeinde Oberzeiring hat 860 Einwohner_innen und 
ein Theater, das THEO. Mit sechs Premieren und einhundert 
Vorstellungen sowie Gastspielen hat das Ensemble des THEO 
über 10.000 Zuschauer_innen im Jahr. Diese Bilanz macht das 
THEO nicht nur in der Obersteiermark zum erfolgreichsten 
Mehrspartentheater. Jeden Oktober gibt es ein Festival der 
Uraufführungen. Die Produktionen dafür werden von Gästen 
vor Ort erarbeitet und sind nicht nur auf den vier Bühnen des 
Hauses zu sehen, sondern können auch in der freien Natur 
oder im öffentlichen Raum stattfinden, bevor sie dann in Ber-
lin, Graz, Wien, Zürich oder auch Pristina oder Tirana – um 
nur einige zu nennen – gezeigt werden.

Leiter des Oberzeiringer Theaters ist Peter Fasshuber. 
Dieser ist auch künstlerischer Leiter von Theaterland Stei-
ermark, einer Institution, die in acht weiteren Regionen der 
Steiermark von April bis Oktober Theaterfestivals organisiert 
und durchführt. „Finanziert wird das mit 300.000 Euro vom 
Land Steiermark und 200.000 Euro vom Bund, aber auch 
die lokalen Kooperationspartner tragen zum Gelingen der 
Festivals bei. Das Team von Theaterland Steiermark besteht 
im wesentlichen aus fünf Leuten, doch für die verschiedenen 
Festivals werden wir von lokalen Kräften unterstützt.“, so 
Fasshuber. 

Zu allen Festivals lädt er über 75 Theatergruppen ein, 
die insgesamt 750 Mitglieder haben. Das ist eine Bilanz, die 
sich sehen lassen kann.

interpretationssache Retzhofer Dramapreis

Das Theaterland Festivaljahr beginnt üblicherweise im April 
auf Schloss Retzhof in Leibnitz, der Schwerpunkt liegt auf 
neuen Autor_innen, deren Texte von jungen Regisseur_innen 
und Schauspieler_innen interpretiert werden. Dabei werden 
sie unterstützt und bekommen die Gelegenheit, zusammen 
mit erfahrenen Künstler_innen ihre Arbeiten zu realisieren. 

Theaterland Steiermark
Wolf Lamsa

Die Steiermark ist ein Theaterland, ein Land, in dem bis in die hintersten Winkel von über 140 freien Gruppen Theater 
gespielt und gemacht wird. Die wenigsten verfügen über eigene Theaterhäuser, doch finden alle ihre Bühnen und 
selbstverständlich ihr Publikum.
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gebracht werden. Nicht nur die Aufführungsorte regen zu 
Diskussionen an, auch nach den Aufführungen kommt es oft 
zu Gesprächen mit dem Publikum, weil hier kein klassisches 
Sommertheater geboten wird. Auf der Bühne stehen nicht die 
aus Funk und Fernsehen bekannten Promis und Schauspie-
ler_innen, sondern freie Künstler_innen aus der ganzen Welt. 
Der Ort Weissenbach hat 360 Einwohner_innen. Der einzige 
geeignete Theaterraum ist die Lagerhalle eines landwirtschaft-
lichen Betriebes, die in drei Wochen für zwölf Aufführungen 
künstlerisch zwischengenutzt wird und einhundert Sitzplät-
ze hat. Die Auslastung liegt hier bei wirklichen 100 %! Die 
Menschen aus der Region und die Feriengäste kaufen in der 
Regel ein Abo und schauen sich alles an.

bestOFFstyria 

Den Abschluss des Theaterland-Festivaljahres bildet im Sep-
tember bestOFFstyria in Graz. (Ein ausführlicher Bericht zum 
diesjährigen Festival siehe Seite 40.)

Es scheint fast unvorstellbar, dass eine Gruppe von fünf 
Leuten all diese Veranstaltungen auf die Bühnen bringt. Der 
künstlerische Leiter und Geschäftsführer von Theaterland 
Steiermark, Peter Fasshuber, hat über die Jahrzehnte ein Team 
gefunden, das organisatorisch durch Melanie Schneider und 
technisch durch Michael Traussnigg an allen Spielstätten und 
in allen Festivalorten für einen reibungslos funktionierenden 
Spielbetrieb sorgt. Die Liste der Unterstützer_innen, Koopera-
tionspartner_innen und Mitarbeiter_innen ist endlos. Finanz- 
und Marketing-Geschäftsführer Wolfgang Seidl bewegt zwar 
nicht die größten Summen im österreichischen Kulturzirkus, 
mit neun Festivals und weit mehr als einhundert Vorstel-
lungen verantwortet er aber dennoch ein Megatheaterfest.

Gemessen an den unterschiedlichen Orten, Bühnen, 
Aufführungszahlen und teilnehmenden Künstler_innen und 
den 12.000 Zuschauer_innen ist der Festivalreigen des The-
aterland Steiermark wohl eines der größten österreichischen 
Theaterfeste. ||

Theaterlandfestival Marathon im Juni: ARTigKlassisch/
Straden/ rabiatperlen/Deutschlandsberg, theaterfabrik 
Weiz

Der Juni-Festspielreigen im Theaterland beginnt im Vulkan-
land in der Gemeinde Straden, hier kommen „Klassiker“ auf 
die Bühne, Woyzek von Büchner im Weinkeller, die Fleder-
maus im Wirtschaftshof der Pfarre, Shakespeare beim Wirten, 
Kafka im Gourmetrestaurant, Frederico Garcia Lorca auf einer 
Wiese, – das ist Kunst im öffentlichen Raum. Gespielt werden 
die Stücke von freien Gruppen sowie Amateurtheatergruppen, 
und nach der Aufführung gibt es Wein und gutes Essen, so 
wird Kunst und Genuss zu einem Erlebnis verbunden.

In Deutschlandsberg ist das Programm weniger hedo-
nistisch und wieder der Nachwuchspflege verpflichtet. Die 
einhundert eingeladenen Jugendlichen bringen ihre eigenen 
Theaterstücke mit und erarbeiten diese gemeinsam in der Dra-
mawerkstatt im Theaterzentrum Deutschlandsberg mit jungen 
Regisseur_innen und Theaterpädagog_innen. Möglich ist das, 
weil das Theaterzentrum auch einen Kulissen- und Kostüm-
fundus hat und von vielen Organisationen unterstützt wird.

Das steirische Kindertheaterfestival findet in Weiz, 25 
km nordöstlich von Graz gelegen, statt. In der Industriestadt 
gibt es mehr als zehn Schulen und so ist sie der ideale Ort für 
diese Veranstaltung. Kooperationspartner von Theaterland bei 
diesem Festival ist die theaterfabrik Weiz. Ebenfalls ein ausge-
zeichneter Ort, um erste bedeutende Theatererfahrungen zu 
machen. 2012 gewann die theaterfabrik-Produktion Kasimir 
& Karoline oder alles Scheiße außer Mama, den Preis der 
Jury beim Junge Burg-Festival am Burgtheater Wien.

TTW – Theatertage Weissenbach

Ein internationales Theaterfestival findet jährlich Ende Juni 
in Weissenbach bei Haus im Ennstal statt. Begonnen hat al-
les vor zehn Jahren auf einer Wiese in der Dachstein-Tauern 
Region. Mittlerweile wird auf unterschiedlichen Bühnen zeit-
genössisches Tanz-, Performance- und Sprechtheater geboten. 
Dieses Festival, das über zwei Wochen dauert, ist das größte 
von Theaterland Steiermark veranstaltete, es werden acht 
Stücke gezeigt. Abseits der Städte wird hier das Publikum 
mit qualitativ hochwertigen freien Produktionen überrascht. 
Um manche Aufführungen besuchen zu können muss das 
Publikum mit einer Gondelbahn auf 1.400 Meter Seehöhe 
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bestOFFstyria 2.12 
Wolf Lamsa

Das bestOFFstyria Festival ist ein jährliches Festival der freien Theaterszene in der Steiermark, im Jahr 2012 dauerte 
es von Dienstag 11. bis Samstag 15. September. Es wurden acht Theaterstücke gezeigt, wovon sechs steirische Pro-
duktionen von einer Jury bewertet wurden. Darüber hinaus gab es ein Rahmenprogramm mit Bands, Performances, 
Diskussionen und Parties.

Die Rabtaldirndln 

Veranstaltet wurde der Wettbewerb vom Theaterland Steier-
mark, doch die eigentlichen Gastgeberinnen waren die fabel-
haften Rabtaldirndln, die zum Auftakt im TAL – Theater am 
Lend, ihr aktuelles Programm Berge versetzen zeigten.

Der Plot des Programms ist tragisch: die Biographie 
der Rabtaldirndln, Berge versetzen, darf nach zwanzig Jah-
ren gemeinsamer Arbeit nicht erscheinen, Plagiatsvorwürfe, 
Anzeigen und massive Drohungen haben das Erscheinen des 
Buches verhindert. Also sind sie gezwungen, ihr Lebenswerk 
auf der Bühne zu präsentieren, „weil Totgesagte leben länger. 
Wir erwarten dafür kein Mitleid, nehmen das auch nicht in 
Anspruch“. Sie trällern lustlos und grantig: „I’m still standig 

... heidulio“ und kommen nach weitschweifigen Bibelzitaten 
zum Thema: „Wir Rabtaldirndln wurden hineingeboren in 
eine Zeit der Männerbünde: Kameradschaftsbund, Jäger- und 
Fischereivereine, Tourismusverband, ÖVP, SPÖ, Eisstock-
schießverein, Elternverein, Landjugend, ÖGB, Katholische 
Männerbewegung“, um nur wenige der monoton wütend 
aufgezählten Organisationen zu nennen. „Wir haben eine 
Schenke gegründet, die Rabtalschenke, und das kann uns 
niemand mehr wegnehmen.“ Sie haben einen Ort, keinen 
Bund, keine Vereinigung! Doch sie haben ihre Geschichte, 
die der Rabtaldirndln, der Wirtinnen dieser Schenke, die an-
geblich in einem imaginierten, steirischen Tal liegen soll, das 
es in Wirklichkeit gar nicht gibt. Der Begriff Rabtal ist eine 
Chiffre für die ländlichen Gegenden Österreichs, die zum Be-

Die Rabtaldirndln: Berge versetzen (in alphabet. Reihenf.: Barbara Carli, Rosi Degen, Bea Dermond, Gudrun Maier und Gerda Strobl) © Michael Traussnigg
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sie bärtige Sketche, luden sich Gäste wie Sarah Maria Bür-
gin mit Band ein. Meistens jedoch legten sie schreckliche 
Musik auf, die jedem kommerziellen Dudelradio zur Ehre 
gereicht hätte und alle Gäste durften Tischtennis spielen, es 
gab über zwanzig Tischtennisschläger und noch mehr Spie-
ler_innen, und so entstand ein kolossales Jungschar-Flair, 
das das magische rabtaldirndlsche Fluidum der Selbstironie 
bekräftigte.

bestOFFstyria: Das Programm und der Wettbewerb

Die Eröffnungsproduktion There must be some kind of way 
out here, ein Schweizer Gastspiel, war eine exorzistische 
Turnübung, inszeniert von Thom Luz, umgesetzt von einem 
spielfreudigen und präsenten Ensemble. Die Tanzperformance 
war ein theatrales Ritual zur Neuorganisation von Schweizer 
Identitäten. Ein Satz schien sich durch den ganzen Abend zu 
ziehen: „Ich bin kompliziert, ich bin da zuhause, wo ich mei-
nen Ärger habe. Herkunft ist Ballast, die Ortlosigkeit macht 
die Welt zur Kulisse!“ Der Violinist Mathias Weibel saß mit 
seinem Instrument im Publikum und spielte, scheinbar be-
obachtend dirigierte er so die Performance, die ein mäan-
drierendes Wechselbad der Gefühle und Fragen nach dem 
Selbst war.

Im Wettbewerb waren sechs steirische Produktionen, 
die von einer Runde von Kritiker_innen ausgewählt wurden, 
und die sich nun einer vierköpfigen Jury stellten.

I. theater t´eig: Eskalation ordinär
Den Anfang machte das theater t´eig mit einem der ätzendsten 
Texte, die Werner Schwab je geschrieben hat, Eskalation or-
dinär. Ein Schwitzkastenschwank in sieben Affekten. Re-
gisseur Thomas Sobotka hat den Text im Original belassen 
und seine Inszenierung mit einem Kunstgriff vor dem Prädikat 
„Jugendverbot“ bewahrt. Die gesamte Ausstattung lenkte von 
dem brutalen, verächtlichen Text ab und versetzte Schwabs 
schroffe Gesellschaftsanalyse in die Welt eines Kasperle-
theaters. Ninja Reichert, Felix Krauss und Christian Ruck 
stemmten sich mit übermenschlichen Kräften gegen die schö-
ne, harmonisierende Bühne, rissen sich die Kasperlkostüme 
vom Leib und versuchten so, die Schwab’sche notgeile, por-
nographische Zelebration zu erzeugen, doch das Sexistische, 
Giftige blieb immer wieder in der kunstvollen, neoroman-
tischen Ausstattung stecken. Während der Aufführung ging 
ein Wolkenbruch über dem TTZ nieder, die ehemalige Kri-

sten gegebenen Anekdoten sind einige der unangenehmeren 
Konfrontationen, die sich dort aus dem Zusammenleben zwi-
schen Männern und Frauen ergeben.

Das Bühnenbild besteht aus Metallständern, an denen 
Zeitungsartikel und Erinnerungsfotos, Bilder und Urkunden 
über die Rabtaldirndln angebracht sind, es ist wie ein Museum 
über sie. Unter einem modernen Chippendale Tisch liegt ein 
dunkles Schaffell, das in der weiteren Aufführung eine Art 
Altar bildet. Sie binden sich bunt gehäkelte Stirnbänder um 
und stecken kleine Äste hinein. Es wirkt, als wollten sie sich 
mit Geweihen ausstatten, um ihr samstägliches Sonnenauf-
gangs- und Ursprungsritual abhalten zu können. Während 
des Rituals erzählen sie die Geschichte von der Gitti, die in 
der Schenke den Hermann erschießen hat müssen. „Die Gitti 
ist jetzt im Gefängnis und der Hermann am Friedhof.“ Diese 
sperrig inszenierte Szene wirkt wie eine Hardcore-Persiflage 
auf die dümmlichen Dokusoaps im Privatfernsehen, doch sie 
ist eine Paraphrase der antiken Penthesilea in der Kleist'schen 
Fassung, die im Rabtal aktueller denn je zu sein scheint. Die 
Gleichsetzung der Amazonen von Troja mit den Dirndln aus 
dem Rabtal verleiht der kleinbürgerlichen Vorstellung von 
der Kulturgroßmacht Österreich eine ultimative Dimensi-
on: nämlich die Illusion, dass Chauvinismus und alltägliche 
männliche Allmachtsphantasien durch Bewusstseinsbildung, 
Esoterik oder gar Strafen korrigierbar wären.

In ihrem Programm erzählen die Rabtaldirndln von den 
vergeblichen Bemühungen, den Frauen des Rabtals zu helfen, 
indem sie deren Männer erziehen wollten, und dann doch mit 
allen Tricks und Herrschaftsinstrumenten gescheitert sind. 
Über manche Phasen wirkt die Arbeit der Frauen wie ein 
Kabarett, doch es steckt viel mehr dahinter. Berge verset-
zen ist vor allem ein literarischer Text, der durch eigenwillige 
Präsentation der Autorinnen Barbara Carli, Rosi Degen, Bea 
Dermond, Gudrun Maier und Gerda Strobl eine sehr starke 
Bühnenpräsenz bekommt.

Das Festivalzentrum im Forum Stadtpark

Als Festivalzentrum wurde das legendäre Grazer Forum Stadt-
park adaptiert, es wurde zur Rabtalschenke „Hemmungslos“. 
Das Motto war: „Sein wird es wie im Rabtal, alles ist erlaubt 
und es wird bar bezahlt.“ Hinter der Wirtshausmechanik in-
szenierten sich die fünf Frauen mal als Damen, inneralpine 
Esoterikerinnen, großzügige Gastgeberinnen und als die neu-
en Intendantinnen des Forum Stadtpark. Manchmal spielten 
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Lorenz Kabas brillierte als Topfpflanze und Helmut Köpping 
gab einen Neurotiker der Extraklasse. 

III. uniT: Das kleine Hasenstück oder Meister L lernt 
laufen
Natascha Gangl zählt zu der kommenden Generation der 
steirischen Dramatikerinnen, da sie jedoch schon als Schü-
lerin angefangen hat, verfügt sie mittlerweile über einiges 
an Erfahrung. So war es wohl nur logisch, dass ihre jüngste 
Arbeit Das kleine Hasenstück oder Meister L lernt laufen 
für den Wettbewerb ausgewählt wurde, zumal sie letztes Jahr 
den Literaturförderpreis der Stadt Graz bekommen hat. Der 
Text beschäftigt sich, wie im Titel angeführt, mit einem Ha-
sen, der von Anjorka Strechel als Dürer Zeichnung, Bunny-
Sexsymbol, Angsthase, Osterhase und Hasenperformance a 
la Josef Beuys in einem Hasenkostüm dargestellt wird. Der 
von Strechel gesprochene Monolog steigert sich am Ende zu 
einer Hasenrevue mit Gesang.

Am stärksten war diese Aufführung, als es um die Angst 
und den Angsthasen ging. Die Dramaturgie von Michael 
Gmaj, Rahmenhandlung mit in Berlin gedrehten Videoclips 
zu verschränken, erschien schlüssig, doch um die zugespielten 
Videoaufnahmen sehen zu können musste sich das Publikum 
die Hälse verrenken. 

IV. Theater Kaendace: Birdlife oder die Theorien der Luft
Klaudia Reichenbacher und Alexander Mitterer haben sich 
in einem fulminanten Bühnenbild aus Plastikmüll Gedanken 
über die Theorien der Luft gemacht. Die einzelnen Textblöcke 
waren den Vögeln Bachstelze, Adler, Eisvogel, Eule, Flamin-
go, Kranich, Huhn und Amsel gewidmet. Jeweils zwischen 
den Texten übernahm das hervorragenden Bläserensemble 
Die Schneider, das zur Hälfte aus Saxophonvirtuosen bestand, 

stallfabrik machte den drei Schauspieler_innen dadurch das 
Arbeiten noch erheblich schwerer, weil der Starkregen im 
Theaterraum einen Resonanzkörper fand, wie er besser nicht 
hätte sein können.

II. Theater im Bahnhof: Graz Alexanderplatz 
In den Höhlen des Grazers Schlossberges gibt es eine The-
aterspielstätte, den Dom im Berg. Eine große Halle, die in 
den Berg hineingehauen wurde, und die nun Schauplatz für 
den Wettbewerbsbeitrag des TiB – Theater im Bahnhof war. 
Der riesige Raum bot genau die richtige Bühne für das größte 
professionelle freie Theaterensemble Österreichs. Das Stück 
setzte sich aus mehreren Komponenten zusammen: Barbi 
Markovics Text Graz abschreiben, eine Aneinanderreihung 
von Wörtern, Sätzen und Texten, die sie im öffentlichen 
Raum gefunden hat, die beliebig zu sein schienen, die aber 
beim genauen Zuhören sehr viel über die Stadt Graz, ihre 
Topographie, Geschichte und Verfasstheit im Jahr 2012 er-
zählen. Pia Hierzegger steuerte die Rahmenhandlung bei, das 
Schicksal der fiktiven Grazer Architektin Marion Schreiner. 
Dabei hat sie das Konzept von Alfred Döblins Berlin – Ale-
xanderplatz in Ansätzen übernommen; Graz hat gar keinen 
Alexanderplatz, die Montagetechniken Döblins finden sich in 
den Szenen und ihrem Aufbau wieder. Die Hauptfigur Marion 
Schreiner und ihre Freundinnen wurden gespielt von Juliet-
te Eröd, Pia Hierzegger, Gabriela Hiti, Eva Hofer, Elisabeth 
Holzmeister und Martina Zinner. Marion Schreiner zerbricht 
Szene für Szene, Stück für Stück, an den zeitgenössischen 
Problemen großstädtischer Singles und die damit verbundene 
Isolation eskaliert am Ende. 

Ed. Hauswirth und Monika Klengel haben ihr Regie-
konzept auf den hohen, großen Raum sehr fein abgestimmt. 
Die sechs männlichen Darsteller waren – der Geschichte ent-
sprechend – eher Lückenbüßer, Überleitung und Ornament. 

Yukie Koji und Erwin Slepcevic 
© Michael Traussnigg
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im Ensemble Christoph Schliengensiefs, und bei seinem um-
werfenden Talent es ist wohl nur noch eine Frage der Zeit, 
bis er wieder vor der Filmkamera steht.

Das Stück hat mit Hanspeter Horner und Martina Kol-
binger-Rainer zwei Regisseur_innen. Kolbinger-Rainer steht 
auch noch auf der Bühne, sie verkörpert die Bedienerin des 
Theaters und beschwert sich über ihre Arbeit, wird unterbro-
chen von einer onomapoetischen Zappelphilipp-Performance 
von Anton Berman, die sich zu einer weiteren noch atembe-
raubenderen Performance von Yukie Koji steigert. Ein Ess-
tisch auf Rollen bewegt sich auf die Bühne, erst nach einigen 
Sekunden bemerkt das Publikum, dass noch ein menschliches 
Bein unter dem Tisch hervorschaut, das den Tisch bewegt. 
Yukie Koji ist unter der Tischplatte versteckt, der Sound 
wird immer lauter und schneller und der Tisch tanzt wie ein 
Wirbelwind über die Bühne, bis sich Yukie Koji unter der 
Tischplatte löst und als Mensch auf der Bühne steht. Der 

die Show. Während der Musik sammelte Alexander Mitterer 
Plastikmüll, futterte Knackwürste oder lag im Bühnenbild 
herum. Klaudia Reichenbacher servierte während des Textes 
über das Huhn gebackene Hühnerbeine, daraufhin strömte 
durch den Theatersaal des TTZ der unheimliche kalte Fett-
geruch von frittiertem Junkfood und machte die Aufführung 
auch olfaktorisch erlebbar.

V. Mezzanintheater: Das Prinzp Struwwelpeter
Schon vor Beginn der Aufführung ließ es sich der Schauspie-
ler Mario Garzaner nicht nehmen, das Publikum im Foyer des 
Theater am Lend zu inspizieren. Manche begrüßte er, anderen 
wünschte er eine schöne Aufführung und er sagte ihnen, dass 
sie sehr viel zu Lachen bekämen; er versprach nicht zu viel.

In einer Bearbeitung des Kinderbuchklassikers Der 
Struwwelpeter spielt Mario Garzaner einen Arzt namens 
Dr. Schneider, der dem allseits bekannten Däumeling, ge-
spielt von Annegret Janisch, die Daumen amputieren soll. 
Unterstützung erhält Garzaner von einer Krankenschwester 
(Verena Kiegerl). Der Däumeling lutscht hinter einer weißen, 
stoffbespannten Wand an seinem Daumen und lässt sich auch 
nicht davon abbringen, als Dr. Schneider ihn untersucht. Dr. 
Schneider seinerseits muss die Untersuchung immer wieder 
unterbrechen, um seinen sexuellen Obsessionen nachzuge-
hen. Diese kurzen Szenen offenbaren das komische Talent 
von Mario Garzaner, mit Gestik und Mimik reißt er das 
Publikum zu Heiterkeitsstürmen hin. Doch dann wechselt 
Garzaner in Sekunden das Fach, aus dem Komödianten wird 
durch einige langsame Oberkörperbewegungen ein Charak-
terdarsteller, der den Typus eines kauzigen Oberarztes mit 
Leichtigkeit und dem nötigen Quentchen Autorität so anlegt, 
dass er sofort die mucksmäuschenstille Aufmerksamkeit des 
Publikums hat. Garzaner ist ohne Zweifel der große Star des 
Ensembles, in der Vergangenheit spielte er eine wichtige Rolle 

Lorenz Kabas brillierte als Topfpflanze und 
Helmut Köpping gab einen Neurotiker der Extraklasse. 

Mathias Ohner: Die Verwandlung © Michael Traussnigg
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den auktorialen Teil des Textes in einem unpersönlichen Vor-
tragsstil vor und zeichnete dazu die Verwandlung des Gregor 
Samsa auf Overheadfolien, die praktischerweise dann den 
Bühnenhintergrund bildeten. Mit dem Kassettenrekorder 
spielte er die Textanteile der Familie und der Zimmerherren 
zu. Einmal verließ er den Tisch und am Ende nutzte er den 
Tisch, um Gregor Samsas Zimmer nachzubauen.

Ed. Hauswirt hat hier wieder Regie geführt, diesmal 
allein verantwortlich. Seine nüchterne Interpretation konn-
te die Jury überzeugen, Die Verwandlung wurde zur besten 
Produktion von bestOFFstyria 2012 gewählt.

Die Begleitveranstaltungen von bestOFFstyria beschäftigten 
sich mit der katastrophalen und prekären sozialen Absiche-

Bühnenbildwechsel bringt nun Renate Fast als Paulinchen auf 
die Bühne, Paulinchen ist das kleine Mädchen, das mit dem 
Feuer spielt und dabei verbrennt. Die Feuerszene jagt dem 
Publikum einen Schauder über den Rücken, wieder ist Yukie 
Koji auf der Bühne, diesmal ist sie kein Tisch sondern eine 
Art Teufel, der das Paulinchen holt, zurück bleibt – wie im 
Original – ein Häufchen Asche. Die Szene ist bedrückend und 
nach einigen Sekunden ist die Bedienerin zur Stelle und kehrt 
zusammen. Im Original wird das Paulinchen von ihren Kat-
zen Minz und Maunz beweint, doch hier wurde ein anderer 
Handlungsverlauf konstruiert, der dem Stück seine Schlüssig-
keit und Brillianz nimmt. Es folgt eine Videoeinspielung, die 
keine Beziehung zu den anderen Handlungssträngen hat. Die 
letzte Szene ist wieder dem Struwwelpeterstoff gewidmet, mit 
Erwin Slepcevic nicht als Suppenkasper, sondern als Koch. Er 
steht am Tisch, auf dem mittlerweile ein Suppentopf samt Ko-
cher steht. Yukie Koji redet auf japanisch auf ihn ein, er nickt 
und kocht, schneidet Schnittlauch und Fritatten, die Putzfrau 
mischt sich wieder in die Handlung, gibt dann aber endlich 
auf. Koji und Slepcevic beginnen nun eine Capoeira-Karate-
Performance, mehr ein Tanz als ein Kampf, als die Putzfrau 
wieder kommt schlagen sie sie nur durch das Andeuten von 
Kampfbewegungen in die Flucht. Die Suppe kocht, so dass 
man es im Raum hören und riechen kann. Koji und Slepcevic 
beginnen zu Geigen- und Harfemusik zu tanzen bis die Suppe 
fertig ist. Slepcevic gibt die Fritatten und den Schnittlauch 
dazu und verteilt dann, unter tosendem Applaus, Suppe an 
das Ensemble. 

Es ist kein Wunder, dass diese Arbeit den Publikums-
preis bekommen hat.

VI. Grazer Vorstadttheater: Die Verwandlung
Franz Kafkas weltberühmte Erzählung Die Verwandlung 
wurde als Monolog von Mathias Ohner gespielt. Im völ-
lig überfüllten Keller des Forum Stadtpark musste sich der 
verdutzte Schauspieler seinen Weg zum Auftritt durch das 
Publikum bahnen, und selbst auf der kleinen Bühne musste 
er sich den wenigen Platz mit Zuschauer_innen, die keinen 
Sitzplatz bekommen hatten, teilen. Dieser Umstand beein-
trächtigte seine Arbeit nicht. Das Bühnenbild bestand aus 
einem Schreibtisch, einem Overheadprojektor und einem alt-
modischen kleinen Kassettenrekorder. Mathias Ohner trug 

Anjorka Strechel: 
Das kleine Hasenstück 
© Michael Traussnigg
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Mit einem Streifzug durch Liebesschmerz-Theater, Muse-
ums-Politik, Sex-Kultur und Anal-Kunst im öffentlichen Raum 
versucht Paul Divjak, bestimmte inszenatorische Strategien 
des Theaters, der Wissensvermittlung und der Bildenden 
Kunst unter einen Begriff zu fassen; in seinem gleichna-
migen Buch schlägt er für Strategien „in Bezug auf Räume, 
in denen Partizipation gefragt ist und Interaktion stattfinden 
soll“ den Begriff Integrative Inszenierungen vor – oder auch 
Szenografie von partizipativen Räumen, wie der Untertitel 
ergänzt.

Vom Patchwork ...

Divjak nähert sich seinem Thema im ersten Teil des Buches 
über einen kurzen Abriss zum Thema Raum seit dem „spa-
tial turn“ Ende der 1980er. Patchwork-artig fügt er philoso-
phische, soziologische und kulturwissenschaftliche Aspekte 
des Raums zusammen. Zentral ist dabei die vielschichtige, 
wechselseitige Beeinflussung von Raum, inszeniertem Er-
eignis, Akteur_innen und Publikum, die zwischen Ermögli-
chung und Determinierung pendelt. Anschließend werden 
die Konventionen und historischen Dynamiken, denen Räu-
me des Theaters und der Bildenden Kunst bzw. der Wissen-
schaft (Museen) unterliegen, nachgezeichnet. Besonderes 
Augenmerk liegt auf der Betrachtung der „Anderen Schau-
plätze“ und der performativen Praktiken, die das konventio-
nelle Theater bzw. den konventionellen Ausstellungsbetrieb 
hinter sich lassen (ortsspezifische Kunst, Kunst im öffent-
lichen Raum, Installationen, Happenings, Performance Art, 
Science Centers).

In einer kulturgeschichtlich motivierten Perspektive 
entwirft Divjak das Bild einer von Medialisierung, Event-
kultur und Spektakel geprägten Gesellschaft, die die inte-
grativen Inszenierungen als Möglichkeit der Interaktion und 
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Paul Divjak: Integrative Inszenierungen. 
Zur Szenografie von partizipativen Räumen

Xenia Kopf 
rung von Theaterschaffenden in Österreich. Stefanie Aenelt 
stellte das Theater Heimathafen Neukölln vor, dessen Leiterin 
sie ist. bestOFFstyria 2012 war ein kleines, kurzes Theater-
festival, das deutlich gezeigt hat, wie gut und stark das freie 
Theater in der Steiermark aufgestellt ist. Durch die jahrzehn-
telange Aufbauarbeit hat sich hier eine Szene herausgebildet, 
die künstlerisch weit über die Grenzen der Steiermark hinaus 
wahrgenommen und respektiert wird. Die Akteuer_innen der 
freien Theaterszene der Steiermark sind in ihrer Vielfalt und 
Qualität einzigartig. ||
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Aushandlung, für den Entwurf von Handlungsoptionen, das 
Hinterfragen von Systemen, das Infragestellen von Normen, 
etc. – kurz gesagt, als politische Arena bitter nötig hat (obwohl 
der Autor den Begriff des Politischen geschickt umschifft): „Es 
besteht Bedarf an integrativen Inszenierungen, (...) die nicht 
nur Erlebnis versprechen, sondern zum aktiven Erfahrungs-
austausch, Fragenstellen und gemeinsamen Ideenentwickeln 
einladen. Als idealtypische Plattform bergen integrative Insze-
nierungen einzigartige Möglichkeiten, Primärerfahrungen und 
selbstreflexive Prozesse in Gang zu bringen.“1 
Diese Inszenierungen charakterisiert der 
Autor als interdisziplinär, multisensorisch, 
partizipativ (sie machen Zuseher_innen zu 
(Mit-)Produzent_innen von Bedeutung), po-
tentiell skandalös (sie thematisieren Tabus) 
und wahrnehmungserweiternd (sie ermög-
lichen veränderte Wahrnehmung und neue 
Erfahrung).

... zum Mapping

Der zweite Teil des Buches ist ein „Mapping“, 
also eine „subjektive Kartographie“ verschie-
dener Formen integrativer Inszenierungen: 
Divjak beschreibt an Hand von vier Beispie-
len sehr plastisch und narrativ, was er zuvor 
theoretisch erörtert hat. Der LovepangsTM-Kongress des 
Künstlerinnen-Duos heavygirlslighten in Berlin 2001 veran-
schaulicht, welche Strategien das Publikum zu Mit-Akteur_in-
nen eines theatralen Ereignisses machen; das Ausstellungs-
Konzept Museum inside out (2007–2008) des Museums für 
Volkskunde in Wien in Zusammenarbeit mit dem Büro trafo.K 
experimentiert mit neuen, selbstreflexiven Zugängen zur Rol-
le und Arbeit eines kleinformatigen historischen Museums; 
Christoph Büchels’ Raum für Sex-Kultur in der Wiener Seces-
sion 2010 stellt verdrängte, gesellschaftliche Tabus ins Ram-
penlicht und fordert zur aktiven Teilnahme regelrecht heraus; 
abschließend gilt Ähnliches auch für das letzte Beispiel, die 

BarRectum aus dem Atelier Joep Van Lieshout, die 2010 im 
Hof des Museumsquartiers aufgestellt war.

Integrativ?

Das Konzept des Buches mit seinen zwei Teilen – einmal 
theoretisch, einmal narrativ – veranschaulicht sehr deutlich, 
was mit integrativen Inszenierungen gemeint ist und wa-
rum sie gegenwärtig bedeutend für verschiedene kulturelle 

Felder sind. Einziger Wermutstropfen ist 
die womöglich etwas zu hoch gegriffene 
Referenz auf den Begriff der Integration:  
Was Divjak beschreibt, sind im Wesent-
lichen Angebote an ein Publikum; Ange-
bote zur – allerdings meist im Voraus ab-
gesteckten und damit an Möglichkeiten 
eingegrenzten – Teilhabe, Angebote zur 
Selbstreflexion und zum Fragenstellen. 
In wie weit diese Angebote genutzt wer-
den, und ob provokante Inszenierungen 
tatsächlich subversiv wirken, lässt sich 
diskutieren. 

Dass hinter den Angeboten aber im-
mer ein/e Autor_in steckt, eine Autorität 
im wahrsten Sinne des Wortes, deren über-
geordnete Position nicht hinterfragt wird, 

bekommt in dem Band zu wenig Aufmerksamkeit. Auch die 
Teilhabe verschiedentlich benachteiligter gesellschaftlicher 
Gruppen, einem zentralen Aspekt von Integration, wird 
kaum thematisiert. Die Integrativität von Inszenierungen, 
wiewohl sie auf die Aufhebung von Rollen und Trennungen 
hinarbeitet, hat ihrerseits Grenzen.

Der involvierte, künstlerisch unterfütterte Blick eines 
Autors, der sich nebenbei auch als Musiker, Fotograf, Filme-
macher und sogar Duftdesigner betätigt – die Synästhesie 
scheint ihm zentrales Leitmotiv zu sein –, macht jedenfalls 
diese Reise durch die partizipativen Räume integrativer In-
szenierungen sehr lesenswert. ||

Paul Divjak: Integrative Inszenierungen. Zur Szenografie von partizipativen Räumen. Band 5 der Reihe Szenografie & Szenologie, herausgegeben von Ralf 
Bohn und Heiner Wilharm. Transcript-Verlag, Bielefeld 2012. ISBN 978-3-83-76-1942-3 

1 S.17 
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Damals, vor genau zwei Jahrzehnten, bekam Weissenstei-
ner vom Kulturstadtrat den lapidaren Auftrag, „etwas zum 
Thema Theater und Jugend zu entwickeln“. Der studierte 
Gymnasiallehrer organisierte sich die noch heute bespielten 
Räumlichkeiten, wo er ein Schultheaterfestival aus der Taufe 
hob. Inzwischen wurde gemeinsam mit Partner_innen auch 
der JungWild Theaterpreis erdacht, das Festivalformat Short 
Cuts und schließlich, gemeinsam mit dem Mezzanin Theater, 
das Festival spleen*graz. Weissensteiner: „Es geht mir darum, 
Strukturen und Formate zu finden, wo Kreatives entstehen 
kann.“

Bei der ersten Ausgabe von Short Cuts trafen damals 
unbekannte junge Theatermacher_innen wie Christian Wink-
ler, Johannes Schrettle oder Thomas Sobotka aufeinander 
und es formierte sich das Rabtaldirndl-Kollektiv. Heute sind 
diese Namen Hoffnungsträger, nicht nur in Graz sondern 
für die gesamte junge Szene Österreichs. Ähnliches gilt für 

Der Grazer Ortweinplatz ist ein Ort am Rande der urbanen 
Betriebsamkeit, zwei kleine Hundedreckwiesen, die zwischen 
Verkehrsadern, Wohnvierteln und den Ausläufern der Innen-
stadt wenig auffallen. Auffällig ist hier nur das monumentale 
Gebäude der heutigen Modeschule, ein Bau des Otto-Wag-
ner-Schülers Adolf Ritter von Inffeld. Der Platz heißt nach 
dem ersten Direktor der ersten Schule, die es hier gab. Wer 
jedoch „Ortweinplatz“ in eine Internetsuchmaschine tippt, 
könnte glauben, dass das Jugendtheater TaO! Namensgeber 
war – zwei von drei Einträgen verweisen auf das Theater am 
Ortweinplatz, das auch tatsächlich hier wohnt: in einem un-
scheinbaren Kellerlokal des Schulgebäudes. 

Dort unten wirkt Manfred „Ossi“ Weissensteiner: Thea-
terleiter und -pädagoge, Regisseur, Schauspieler, Netzwerker. 
Seit 20 Jahren ist „sein“ TaO! Jugendtheater und erstes Trai-
ningslager für die Theaterjugend von Graz: eine Plattform für 
die dramatische Arbeit für junge Menschen. 

Tatort  
Ortweinplatz

20 Jahre TaO! Das Theater am Ortweinplatz hat von Graz aus Österreichs Jugendtheaterszene verändert.
Hermann Götz
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Schauspieler_innen wie Andrea Wenzl und Christoph Luser, 
die beiden interessanten Darsteller_innen, die die Stadt Graz 
in den letzten Jahren „exportiert“ hat. Beide haben im TaO! 
zum ersten Mal Bühnenluft geschnuppert. Und der aktuelle 
TaO!-Schützling Moritz Ostanek brachte nicht nur den The-
aterpreis STELLA nach Hause, er ist zuletzt auch beim Tatort 
aufgetreten. In einer Hauptrolle, versteht sich. 

„Ich habe mich schon immer eher als Vermittler gese-
hen, nicht als jemand, der alleine die Linie vorgibt“, erklärt 
Manfred Weissensteiner seine Rolle am Haus. Das TaO! ist ein 
Ort, an dem Theater gelebt wird. Die mehrfach ausgezeichne-
te Arbeit basiert auf zwei Schwerpunkten: den Produktionen 
für ein jugendliches Publikum und den Werkstätten für junge 
Menschen ab acht. Hinzu kommt ab heuer ein viersemestriger 
Lehrgang für Theaterpädagog_innen, der in Kooperation mit 
der Pädagogischen Hochschule umgesetzt wird.

Jugendtheater und Theaterpädagogik sind am TaO! 
nicht zu trennen. Die Verkettung von Theaterkonsum und 
Theaterarbeit, von passiver und aktiver Annäherung, hat hier 
System. „Wir brauchen uns nichts vormachen“, so Weissen-
steiner, „Theater ist kein Medium für Jugendliche. Außer sie 
sind involviert.“ Tatsächlich klingt es sehr unwahrscheinlich, 

Hermann Götz

ist freier Journalist und Textarbeiter, Theaterkritiker für Falter und 
Theater der Zeit. 

dass junge Menschen zwischen 16 und 20 freiwillig ins Thea-
ter gehen, noch dazu in ein deklariertes „Jugendtheater“. Eine 
Antwort lautet „Identifikationsangebot“. Denn Jugendtheater 
am TaO! bedeutet nicht, dass Jugendliche Texte aufsagen, die 
Erwachsene über Jugendliche und deren Probleme geschrie-
ben haben, in den Aufführungen wird Theater als Plattform 
der Akteur_innen verstanden. 

Aus den Werkstätten werden die TaO!-Spieler_innen 
rekrutiert. Die haben einen eigenen Stil. Weissensteiner: „Ich 
habe das Gefühl, sie können sehr unmittelbar sein, sie schau-
en sehr bewusst, sind sehr offen und interessiert“. Die Zahl 
der talentierten Jugendlichen, die über Jahre Kurse besuchen, 
übersteigt längst den Bedarf, den es von Seiten des TaO!-
Ensembles gibt. Mehr muss über den Erfolg dieses Hauses 
und seines Systems eigentlich nicht gesagt werden. ||

www.tao-graz.at

Das TaO! 2011: 
Nichts. Was im Leben wichtig ist

Regie: Simon Windisch
© Clemens Nestroy
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me, wenn die Künstler_innen sich zu-
sammenschließen, um ein Projekt in der 
Art zu realisieren. Das passiert bald!

Wolf Lamsa: Wie ist der aktuelle Zu-
stand der Szene, was sind die Probleme 
und was läuft gut in Österreich?
Malika Fankha: Viele wichtige Punkte 
wurden bereits beim Open Talk Ende 
Juli im Österreich Pavillon besprochen: 
Die Künstler_innen vermissen eine 
nachhaltigere finanzielle Unterstüt-
zung und dadurch eine gewisse soziale 
Sicherheit – hier ist das belgische Sy-
stem für die meisten ein Vorbild; sie 
wünschen sich weniger Druck, perma-
nent produzieren zu müssen, um über-
haupt überleben zu können sowie mehr 
Transparenz von seiten der Geldgeber 
und Produktionshäuser, was deren An-
sprüche gegenüber den Bewerber_innen 
betrifft. Ich persönlich finde es schade, 
dass sich die freie Szene teilweise schon 
so von den größeren Institutionen ab-
hängig gemacht hat und dass es oft ein 
Maßstab für den künstlerischen Erfolg 
ist, wo man aufgetreten ist und wer das 
Stück gesehen hat. Gut finde ich, dass 
es in Österreich bzw. Wien möglich ist, 
ein leistbares tägliches Profitraining an-
zubieten, wie im Tanzquartier, und es 
subventionierte Proberäume gibt wie 
bei der ttp im WUK. So etwas wäre 

Wolf Lamsa: was bedeutet CPA und was 
tut die CPA?
Malika Fankha: CPA steht für Chore-
ographic Platform Austria und ist eine 
Organisation der ARGE Tanz und Per-
formance (Arbeitsgemeinschaft füh-
render zeitgenössischer Tanz- und Per-
formance-Institutionen in Österreich), 
die das österreichische Tanzgeschehen 
fördern und insbesondere auch den Be-
kanntheitsgrad von Nachwuchschoreo-
graf_innen und -performer_innen im In- 
und Ausland verstärken will. Dieses Jahr 
hat die CPA zum ersten Mal im Rahmen 
von ImPulsTanz stattgefunden.

Wolf Lamsa: Warum haben sich die 
österreichischen Performer_innen und 
Tänzer_innen in der CPA organisiert?
Malika Fankha: Die CPA ist wie gesagt 
keine Organisation von Künstler_innen. 
Die Partner (brut, WUK, Tanzquartier, 
ImPulsTanz, Steirischer Herbst, Szene 
Salzburg) haben in Österreich lebende 
Künstler_innen eingeladen, ihre Stücke 
beim Festival zu zeigen. Neu war die 
Idee des Österreich Pavillons im ehe-
maligen Etablissement Gschwandner, 
wo während drei Tagen Arbeiten in ver-
schiedensten Formaten – Installationen, 
Happenings, Tanzstücke, Videoarbeiten 
etc. – gezeigt wurden. Es wäre aber 
spannend zu sehen, was dabei rauskä-

Seitenblick von innen auf die Choreografic Platform 
Austria (CPA)

Die Choreografic Platform Austria, kurz CPA – ein Zusammenschluss der Veranstalter_innen brut, WUK, TQW, ImPuls 
Tanz, Steirischer Herbst und Szene Salzburg – war dieses Jahr Gast eines besonderen Formats im Rahmen des ImPuls 
Tanz Festivals. Malika Fankha hat für die CPA gearbeitet. Wolf Lamsa befragt die Schauspielerin und Tänzerin in einem 
Kurzinterview zu ihrer Sicht auf das Format und die Verfasstheit der Szene.

beispielsweise in der Schweiz kaum 
denkbar, respektive nur für vom Staat 
subventionierte Gruppen. Außerdem 
gibt es Menschen, die versuchen, auch 
ohne Geld und Hilfe von öffentlichen 
Mitteln was auf die Beine zu stellen und 
das auch wirklich schaffen.

Wolf Lamsa: Was ist deine Aufgabe bei 
der Plattform?
Malika Fankha: Ursprünglich wurde 
ich von ImPulsTanz angefragt, ob ich 
interessiert wäre, einen Index aller in 
Österreich lebenden Choreograf_innen 
zu erstellen und für das Festival eine Vi-
deothek zu errichten, die deren Arbeiten 
umfasst und für internationale Producer 
zugänglich ist. Es hat sich dann aber 
ergeben, dass ich zusätzlich auch die 
Organisation und Produktionsleitung 
des Österreich Pavillons übernommen 
habe. Meine Tätigkeit bei der CPA ist 
aber vorerst abgeschlossen. Ich widme 
mich nun wieder meinen eigenen Pro-
jekten.

Wolf Lamsa: Was glaubst du wie es mit 
der Szene und der CPA weitergeht?
Malika Fankha: Wir lechzen alle nach 
was Neuem und beklagen die „Retro“-
Kultur. Johannes Maile schreibt in sei-
nem Newsletter über Fake-Revolution 
und -Widerstand. Die Krise ist zwar 
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Am 5. November wird in der Halle E 
des Museumsquartiers zum 13. Mal 
der NESTROY-Preis in elf Kategorien 
verliehen, die Nominierungen stehen 
bereits fest: In der Kategorie „Beste 
Off-Produktion“ sind Nikolaus Hab-
jan und Simon Meusburger (Schubert 
Theater) für F. Zawrel – erbbiologisch 
und sozial minderwertig, Gernot Plass 
(TAG) für Hamlet Sein sowie Babett 
Arens für Nachtasyl (Theater Scala) 
nominiert. 
Auch in weiteren Kategorie findet sich 
die freie Szene wieder, so wurden die 
Garage X für die Saison 2011/2012, 
Hubsi Kramar für seine Verdienste um 
das 3raum-anatomietheater und das 
Stück Iba de gaunz oamen Leit nach 
Christine Nöstlinger, dramatisiert und 
inszeniert von Anatole Sternberg im 
Rabenhof Wien für den Spezialpreis 
nominiert, Zeno Staneks Produktion 
Die letzten Tage der Menschlichkeit im 
Herrenseetheater Litschau geht in der 
Kategorie „Beste Bundesländer-Auffüh-
rung“ ins Rennen.

NESTROY 2012 – Die Nominierungen

Erstmal wurde die Konzeption und 
Durchführung der NESTROY-Gala aus-
geschrieben, aus zehn Bewerber_innen 
wurde die international tätige Agentur 
MIND-SET ausgewählt, deren Bühnen-
konzept mit Bezug zum 150. Todesjahr 
von Johann Nestroy, dem Namensge-
ber des Preises, überzeugen konnte. 
Moderiert wird die diesjährige Gala 
vom Direktor der Wiener Volksoper, 
Robert Meyer.

Eine Änderung gibt es auch bei 
der Ermittlung der Preisträger_innen, 
die Kritikerjury, die bisher die No-
minierungen vornahm, entscheidet 
nunmehr über die Preisträger_innen, 
während die Mitglieder der NESTROY-
Preisakademie ab sofort für die Nomi-
nierungen zuständig sind. Diese Ro-
chade soll für eine größere Bandbreite 
an Nominierungen sorgen. 

Sämtliche Nominierungen für 
die Preisvergabe 2012 finden sich auf 
www.nestroypreis.at. Dort kann auch 
noch bis 1.11.2012 für den NESTROY-
Publikumspreis gevotet werden. ||

prekär aber noch nicht so, dass sie uns 
– kurzfristig gesehen – ernsthaft beein-
trächtigt; ... dieses tolle native Olivenöl 
muss doch noch drin’ sein, und die pri-
vate Yogastunde auch .... Das Theater 
lebt von Reibung und Konflikten, darum 
erfinden wir noch ein paar Probleme 
dazu oder schauen es da ab, wo es wirk-
lich kracht. Man sehnt sich nach großen 
Emotionen. Passieren wird viel! Das zur 
Szene. Und zur CPA: Wenn die Platt-
form es schafft, ihr Profil noch etwas zu 
verschärfen, hat sie großes Potenzial, für 
die Szene ein wichtiges Instrument zu 
werden, die die Kommunikation zwi-
schen Kurator_innen, Künstler_innen, 
Geldgeber_innen und weiteren Interes-
sensgruppen erheblich erleichtert. ||

Malika Fankha

studierte Schauspiel in Zürich und anschlie-
ßend Zeitgenössischen Tanz in Salzburg 
und New York. Sie wirkte in verschiedenen 
internationalen Theater-, Performance- und 
Filmproduktionen mit, arbeitete mit Jani-

na Arendt, Mårten 
S p å ng b e rg,  M a l a 
Kline, Max Cuccaro, 
Thomas Köck, Asher 
O’Gorman, Johannes 
Franz, Maureen Kägi, 
Johannes Auvinen 
(Tin Man) . 2009 En-
gagement am Theater 
Dschungel Wien. 2010 

und 2011 kreierte sie die Stücke Add To Fa-
vorites und Add me! Post me! Like me!, mo-
mentan probt sie für ihre neue Produktion.

© Anatol Fleischmann
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finden und somit störende Energie in 
nutzbare Ressource zu wandeln
das „Gelingen“ als gemeinsames Ziel  »

zu reflektieren: wie können die de-
struktiven Elemente von Druck und 
(Selbst-)Zweifel gemildert und die 
Gemeinsamkeit des angestrebten 
Erfolgs in den Vordergrund gerückt 
werden?

Vor allem die Möglichkeiten der syste-
mischen Strukturaufstellung können 
hier sehr gute Dienste leisten, weiters 
arbeite ich mit individuellem Coaching, 
Gruppenmoderation und psychoanaly-
tisch angeleiteter Assoziationsarbeit.

Wem kann Produktionscoaching bei-
spielsweise nutzen und wobei? 
Regisseur_innen/Dramaturg_innen: 
zur Sichtbarmachung latenter Wider-
sprüche oder Konflikte, sowohl im Team 
als auch im Stoff; beim ‚Terrain sondie-
ren’ im Vorfeld der Inszenierung; zur 
Erforschung von Einstellungen/Erwar-
tungen der Beteiligten; im Nutzbarma-
chen der psychischen Dynamik (die in 
jeder Gruppe entsteht) für die Arbeit am 
Stück; zur Konfliktbearbeitung im Team; 
Unterstützung der Regie bei der Führung 
des Ensembles als lebendigem Organis-
mus, der seine Kräfte dem gemeinsamen 
Projekt zur Verfügung stellt.

Stückentwicklung/Buch/Drehbuch: 
Entwicklung der Figuren, Schärfung 

Arbeit aller Beteiligten, um die Zusam-
menführung unterschiedlicher Kompe-
tenzen zu einem gemeinsamen Produkt. 
Darin spielen sich intensive emotionale 
Bewegungen ab: Identifikation mit der 
Aufgabe, Gruppendynamik, Zweifel an 
sich selbst oder allen Anderen, Lust an 
der Arbeit oder Angst vorm Scheitern 
– solche und andere Gefühlsmomente 
können bei den Beteiligten auftreten 
und ein Team ganz ordentlich erschüt-
tern. Kennen gelernt habe ich diesen 
speziellen, höchst energetischen Kos-
mos durch verschiedene Arten von Be-
teiligung: als Produzentin, Dramaturgin 
und Coach in der freien Theaterszene. 
In Filmen als psycological coach oder 
als Protagonistin. Mein Interesse geht 
nunmehr immer stärker in Richtung Be-
gleitung und damit Unterstützung von 
Einzelpersonen oder Teams im Prozess 
einer künstlerischen Produktion. Durch 
meinen geschulten „Blick von außen“ 
kann ich dazu beitragen, 

die psychologischen Aspekte im Ent- »

wicklungsprozess der Produktion zu 
nutzen. Dies bezieht sich sowohl auf 
die daran beteiligten Personen mit 
ihrer Geschichte und ihren Perspek-
tiven, als auch auf die psychologische 
Glaubwürdigkeit des Plots und der 
Figuren 
Konfliktpotenzial oder emotionale  »

Blockaden zu erkennen und zu lö-
sen, Auswege aus Patt-Situationen zu 

info

 Intern 

Wir begrüßen unsere neuen 
Mitglieder
Thomas Weilharter (kunstplage), Wien; 
Laura-Lee Röckendorfer (theater.nuu), 
Wien; Peter Fasshuber (THEO), Ober-
zeiring; Romana Schiller (Ton.Hoisl.
Grup), Mauerkirchen; Margot Leh-
mann, Wien; Julia Rosa Stöckl (Diva 
Arts Collective), Hippach; Isabella 
Fronius, Wien; Eva Königer, Wien; Na-
talie Labes-Obernigg (Mitmachtheater-
Harlekin), Wien; Marion Krainer, Wien; 
Elisabeth Steinwender, Salzburg; Robert 
Neumayr, Wien; Emily Schmeller, An-
thering; Gerhild Trübswasser, Wien; 
Nina Gabriel (Balkanska Rosa), Wien; 
Ludwig Drahosch (Balkanska Rosa), 
Sommerein; Julia Pegritz (Steudltenn/
Theater in der Pölz), Schwaz.

 Veranstaltungen 

Produktionscoaching für Theater und 
Film
Präsentationsveranstaltung am 
06.11.2012, Wien

Der Produktionsprozess im Theater oder 
beim Film ist in mehrfacher Hinsicht 
spannend! Im Kern geht es um kreative 
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smash_break_glue lautet das Motto des 
diesjährigen Festivals und zielt gewis-
sermaßen mit dem Vorschlaghammer 
auf Freuden und Notwendigkeiten des 
Auseinandernehmens und Zusammen-
setzens als Momente choreografischer 
Prozesse und performativer Arbeit, aber 
auch zum Entladen und Luftholen. 14 
verschiedenen Produktionen von Lisa 
Hinterreithner & Nils Olger, Mirjam 
Klebel, lawine torrèn, Netzwerk AKS, 
editta braun company, Zagreb Dance 
Company, SEAD, Julia Schwarzbach, 
Magdalena Chowaniec u.a. an sechs 
verschiedenen Spielstätten in Salzburg 
laden ein, sich auf die Suche zu machen 
und Fragen zu stellen. 

Wer überdies selbst aktiv werden 
will findet dazu die Möglichkeit in den 
Workshops von tanzimpulse, SEAD und 
tanzbüro, die das Programm zusätzlich 
bereichern und den Boden für die finale 
Abschlussparty smashing dancefloors 
bereiten.

www.tanzhouse.at

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

34. Internationale Puppentheatertage 
Mistelbach 2012 & ASSITEJ Pavillon
23.–28.10.2012

Neo-Intendantin Cordula Nossek hat 
das Motto Verstrickungen für die Pro-
grammauswahl des diesjährigen Festi-
vals gewählt und 29 Gruppen aus 18 
Ländern eingeladen. In über 100 Auf-
führungen zeigen Puppenspieler_innen 
die Kunst des Puppen-, Marionetten- 
und Schattenspiels. Klassiker wie Kas-
perliade und Publikumspreis sind auch 
unter Nosseks Intendanz Fixpunkte im 
Festival. Neu ist unter anderem die Zu-

Alles muss raus – Das Grande Finale 
09.–11.11.2012 , 3raum-anatomie-
theater Wien 

Das 3raum-anatomietheater schließt im 
November seine Pforten mit einem groß-
en Flohmarkt, Versteigerung, Tombola 
und schrägen Darbietungen der 3raum- 
Künstler_innen in allen drei Räumen. 

Bei der Versteigerung am 9.11. (20.00 
Uhr) kommen 40 Jahre Theater unter 
den Hammer: Kostüme, Requisiten, 
Technik, Licht, Ton, Bestuhlung u. v. 
a. können ersteigert werden. Am Floh-
markt können Interessierte an allen 
drei Tagen zwischen 15.00 und 20.00 
Uhr nach Kostbarkeiten suchen, und 
am 11.11. beschließt eine Prozession ab 
20.00 Uhr die Spielzeit des Theaters. 

www.3raum.or.at

 Festivals 

tanz_house festival
16.–27.10.2012, Salzburg

Beim tanz_house festival präsentiert die 
zeitgenössische Tanz- und Performance- 
community Salzburgs ihre neuesten 
Produktionen in all ihrer Vielfalt und 
Kreativität. Nicht nur das Rotations-
prinzip bei der Kuratierung durch Mit-
glieder des tanz_houses (diesmal Julia 
Schwarzbach und Helene Weinzierl), 
sondern auch die Erweiterung des Festi-
vals über die Stadtgrenzen hinaus über 
Kooperationen mit Künstler_innen und 
Institutionen aus dem In- und Ausland, 
sorgen dafür, dass jedes Festival ein ein-
zigartiges Erlebnis ist.

der Rollen, Erarbeitung des psycholo-
gischen Backgrounds des Plots, Klärung 
der psychologischen Glaubwürdigkeit 
der Figuren.

Schauspieler_innen: 
Lösen von Blockaden, Bearbeitung der 
eigenen, oft unbewussten „Verwick-
lungen“ mit der Rolle und dem Thema, 
Erkennen der individuellen und kol-
lektiven psychischen Dynamik in der 
Probenarbeit und ihre produktive Nut-
zung, Klärung/Lösung von Konflikten 
im Team. 

Die zentrale Absicht ist: kreative Im-
pulse dorthin zu lenken, wo sie hinge-
hören: in den schöpferischen Prozess 
und durch weniger Konflikt mehr lust-
volles Arbeiten zu ermöglichen, was er-
fahrungsgemäß zu einer Verbesserung 
des Ergebnisses beiträgt. 

Neugierig geworden? Ich stelle das 
Konzept am Dienstag, den 6. Novem-
ber um 17.00 Uhr im Besprechnungs-
raum der Bürogemeinschaft Gumpen-
dorferstraße 63B, 1060 Wien vor. Alle 
Theatermenschen sind dazu herzlich 
eingeladen. 

Bitte um Rückmeldung bei Teilnahme 
unter 0664/2030383 oder 
office@truebswasser.com.

Gerhild Trübswasser

ist Sozialwissenschaftlerin und Organisati-
onsentwicklerin und seit den 80er Jahren 
in der freien Kulturszene aktiv. Auf Basis ih-
rer psychoanalytischen und systemischen 
Ausbildungen hat sie ein Tool entwickelt, 
das speziell auf den Bedarf von Theater- und 
Filmproduktionen zugeschnitten ist.

www.truebswasser.com
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sammenarbeit mit der School of Visu-
al Theatre Jerusalem. In den nächsten 
Jahren soll die Kooperation mit anderen 
Kunstunis und ähnlichen Institutionen 
weiter ausgebaut werden. 

Im Rahmen des Festivals gestalten 
die Internationalen Puppentheatertage 
gemeinsam mit der ASSITEJ Austria 
am 27.10. einen ASSITEJ Pavillon 
mit Podiumsdiskussion, Vorstellungs-
besuchen und Workshop. Gemeinsam 
mit internationalen Gästen – u.a. Guy 
Gutman (School of Visual Theater, Je-
rusalem), Jean-Claude Crespy (Attaché 
culturel am Institut Francais de Vienne), 
Cordula Nossek (Puppen-TheaterTage 
Mistelbach), Helga Ruso-Pawelka 
(UNIMA-Präsidentin, Österreich) und 
Student_innen des IFANT (Institut An-
gewandtes Theater) – soll ein Dialog 
zum Status quo der österreichischen Fi-
gurentheaterszene, Zeitgenossenschaft 
und aktuellen Tendenzen geführt wer-
den. 

http://mistelbach.w4y.at/aktuell/ 
puppentage/2012/pup.htm. 

www.assitej.at/projekte/pavillon/as-
sitej-pavillon-2012/assitej-pavillon-
internationale-puppentheatertage/

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

Freischwimmer 2012 – Verwerte dich!
09.–17.11.2012, brut, Wien

Schon zum vierten Mal beteiligt sich das 
brut Wien am Freischwimmer Festival, 
das in Zusammenarbeit mit den So-
phiensælen (Berlin), Kampnagel (Ham-
burg), dem Forum Freies Theater (Düs-
seldorf), dem Theaterhaus Gessnerallee 
(Zürich) und erstmalig dem Künstler-

haus Mousonturm (Frankfurt a. M.) ver-
anstaltet wird. Thematisch steht diesmal 
die neoliberale Verwertungsgesellschaft 
im Kunstumfeld im Zentrum, nicht nur 
im engeren Sinne der Urheberrechtsde-
batte, sondern auch in den Bedingungen 
der Kunstproduktion. Während die 
künstlerische Ich-AG unter dem öko-
nomischen Aspekt den Beigeschmack 
der Fremd- und Selbstausbeutung hat, 
ermöglicht sie im künstlerischen Sinne 
ein differenziertes „Sicheinbringen“, 
sie kann Prozesse in Gang setzen, aus 
denen sich ein inhaltlicher Mehrwert 
ergibt. Sieben Produktionen aus Öster-
reich, Deutschland und der Schweiz ha-
ben sich damit auseinandergesetzt und 
fordern in ihren Performances: Flieht, 
brecht aus, segelt los aus diesem System! 
Nutzt das Humankapital für sinnvolle 
Zwecke! Verbrennt singend in der Ar-
beit! 

Zu sehen sind Arbeiten von Giesche 
x Hermsdorf (Frankfurt a.M.), Joonas 
Lahtinen u.a. (Wien), Lukas und (Düs-
seldorf), Markus & Markus (Hildes-
heim), Luise Vogt (Berlin), Thom Truong 
(Zürich), Andrea Maurer & Thomas 
Brandstätter/studio 5 (Wien)

www.freischwimmer-festival.com

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

clownin 2012
30.11.–08.12.2012, KosmosTheater, 
Wien

Das biennale Festival findet bereits zum 
vierten Mal statt und hat sich zum mitt-
lerweile größten europäischen Clown-
frauenfestival entwickelt. An neun 
Tagen werden Stücke österreichischer 
und internationaler Clownfrauen ge-

zeigt, Produktionen aus Europa, Japan, 
Simbabwe, Brasilien u. a. – ausschließ-
lich Ur- und Erstaufführungen – stehen 
auf dem Programm. 

Eröffnet wird traditionsgemäß mit der 
langen Nacht der Clownerie, außerdem 
gibt es einen Diskursabend am 3.12., der 
sich unter dem Titel Wenn der Vorhang 
fällt … mit der Nachhaltigkeit in der 
Clown- und Festivalarbeit beschäftigt, 
sowie einen Clown-Workshop am 1. 
und 2.12., für den es dzt. aber nur noch 
Plätze auf Warteliste gibt.

www.clownin.at

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

migrating (e)motions: TanzKosmos 
Festival
20.–24.11.2012, KosmosTheater, Wien

Tänzer_innen sind ständige Grenzü-
berschreiter_innen. In internationalen 
Arbeitszusammenhängen zu Hause, 
kommen sie an und ziehen weiter, leben 
aus dem Koffer, schnüren ihr Bündel. 
Tourneen führen durch Städte, Länder, 
Kontinente. Im Ensemble geben sich 
verschiedene Lebenswelten die Hand, 
funktionieren miteinander und lassen 
wieder los, mal flüchtige Begegnung, 
mal intensiver Austausch. Arbeitsspra-
che ist Englisch, Ausdrucksmittel der 
Körper, grenzenlos das Material.

Für das diesjährige TanzKosmosFesti-
val hat die renommierte Salzburger Cho-
reografin Editta Braun sechs Arbeiten 
internationaler Choreograf_innen einge-
laden bzw. in Auftrag gegeben, die sich 
auf sehr unterschiedliche und persön-
liche Weise mit dem Thema „migrating 
(e)motions“ auseinandersetzen. Zu se-
hen sind Arbeiten von Anna Hein (Spit-
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TKI Open 13_Nachbarschaft 
Einreichfrist: 19.10.2012

Die aktuelle Ausschreibung des TKI 
Open lädt gemeinnützige Kulturiniti-
ativen, Arbeitsgemeinschaften sowie 
Künstler_innen und Kulturarbeiter_in-
nen ein, Projekte einzureichen, die sich 
der Thematik Nachbarschaft lustvoll, 
experimentell, frech, kritisch, ... annä-
hern und diese künstlerisch bearbei-
ten. Gesucht werden zeitgenössische 
Kunst- und Kulturprojekte, die sich mit 
nachbarschaftlichen Verhältnissen – in 
privaten, beruflichen oder politischen 
Kontexten – auseinandersetzen und 
vor allem auch die Handlungsmöglich-
keiten, Potentiale und Chancen von 
Nachbarschaft aufspüren.

www.tki.at/tkiweb/tkiweb

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

Treibstoff Basel 2013
Bewerbungsfrist: 25.10.2012

Treibstoff ist eine Plattform für junge 
Theaterschaffende, die seit 2004 alle 
zwei Jahre in Basel veranstaltet wird. 
Die 6. Ausgabe findet voraussichtlich 
vom 28. August bis 8. September 2013 
statt. Gesucht werden originelle Projekt-
ideen von professionellen, noch nicht 
etablierten Künstler_innen und Gruppen 
aus dem Bereich Theater/Performance 
aus der Schweiz, Deutschland und Ös-
terreich, die am Anfang ihrer Laufbahn 
stehen. Diese erhalten von Treibstoff die 
Möglichkeit einer Kofinanzierung, dra-
maturgische und logistische Unterstüt-
zung und einen professionellen Rahmen 
für die Präsentation ihres Theaterpro-
jekts. Die Arbeiten werden im Rahmen 

 Ausschreibungen 

Auswahl für STELLA 2013 hat be-
gonnen

STELLA, der einzige nationale Preis für 
herausragende Leistungen im Theater 
für junges Publikum, geht bereits in sein 
7. Jahr und sucht auch weiterhin nach 
herausragendem Theater für junges Pu-
blikum in Österreich. Ab sofort findet 
die Sichtung für STELLA im Saison-
rhythmus statt und berücksichtigt Pre-
mieren von Anfang September 2012 bis 
Ende Juni 2013. Auch Premieren zwi-
schen 1. Jänner und 31. August werden 
gesichtet, sofern Aufführungstermine 
ab September bestehen. Gesucht wer-
den Theater-, Tanz- und Performance-
Arbeiten in mehreren Kategorien und 
für verschiedene Altersgruppen, so u. 
a. für Kinder (0–12) und Jugendliche 
(12+). Neu ist eine eigene Kategorie für 
partizipative Projekte mit Kindern und 
Jugendlichen. Darüber hinaus werden 
Preise in den Kategorien „Herausra-
gende Musik“ und „Herausragende 
Ausstattung“ vergeben.

Für die Sichtung verantwortlich ist 
eine dreiköpfige nationale Jury, welche 
die Nominierungen ausspricht. Nomi-
nierte Produktionen werden auf dem 
STELLA-Festival, das jedes Jahr in einer 
anderen Stadt oder einer andere Region 
stattfindet, aufgeführt. Die Preise vergibt 
eine internationale Jury.

Premieren können ab sofort wieder 
online gemeldet werden. Alle Informa-
tionen zur Sichtung, dem Festival, den 
Kategorien, der Jury etc. gibt es außer-
dem ab sofort auf 

www.assitej.at/projekte/stella

tal an der Drau/Wien), Latanz (Linz/
Bogotá), Editta Braun Company (Salz-
burg), Julia Schwarzbach (Salzburg), 
Dorota Karolina Łęcka/SUNDORA 
& Rootlessroot Company (Warschau/
Lausanne), der Prosxima Dance Com-
pany (Athen) und Lina Maria Venegas 
(Bogotá/Wien).

www.kosmostheater.at

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

3. freies Theaterfestival 
01.–21.12.2012, Innsbruck

Zum dritten Mal findet in Innsbruck 
das Festival der freien Theaterszene 
statt, diesmal unter der Leitung von 
Thomas Gassner und Katrin Jud. Als 
Plattform gibt das Festival etablierten 
Gruppen und Nachwuchskünstler_in-
nen die Möglichkeit zum künstlerischen 
Austausch und zur Ideenentwicklung. 
Dabei liegt der Fokus vor allem auf der 
Öffnung des Theaters in Richtung „An-
dere Medien“. 

Den Zuschauer_innen werden zehn 
Weltuntergänge innerhalb von drei Wo-
chen geboten: 

Mit Beginn am 1. Dezember spielen 
zehn Theatergruppen bis zum Schluss, 
dem effektiven Welt-ende am 21. De-
zember. Der Untergang wird persönlich, 
abstrakt, transzendent, trashig, pervers, 
utopisch – und es wird vor allem auch 
ein Neuanfang. 

Sie spielen bis zum Schluss: West-
bahntheater, die monopol, Theater 
Melone, Theater Praesent, das Staats-
theater, Coop.Fem.ArtProductions, ein 
ensemble, 2013 und die Terpentinen. 

www.freies-theaterfestival.at
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dem Publikum und der Jury vorstellen 
werden. Im großen Finale am 17. März 
vergibt die Jury jeweils drei Preise in 
den Kategorien Choreografie und Tanz, 
die mit Preisgeldern von 3.500 Euro (1. 
Preis), 2.500 Euro (2. Preis) und 1.500 
Euro für den 3. Preis dotiert sind.

www.treffpunkt-rotebuehlplatz.de/
kontakt/solotanz.php
www.solo-tanz-theater.de 

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

MIMAMUSCH Graz vergibt zehn 
Spielplätze für Mai 2013 
Einreichfrist: 15.12.2012

MIMAMUSCH, das Festival für Kurz-
theater, findet an sechs Abenden im 
Mai 2013 in der Papierfabrik Graz statt. 
Gesucht werden Schauspieler_innen, 
Regisseur_innen und Autor_innen, die 
Stücke zum Thema: „Wenn ich mir was 
wünschen dürfte ...“ zeigen möchten. 
Die Stückdauer beträgt maximal 15 Mi-
nuten und muss auf ca. 10 m² Spielflä-
che realisierbar sein. Besonderer Wert 
wird auf Kreativität und Qualität gelegt. 
Gewünscht sind vor allem Urauffüh-
rungen, jedoch können auch innova-
tive Neu-Adaptionen akzeptiert werden. 
Schauspielerische bzw. Regieerfahrung 
wird erwartet, jedoch in begründeten 
Fällen nicht unbedingt voraus gesetzt. 

Vergeben werden zehn freie Spiel-
plätze für eingereichte Produktionen, 
Bewerbungen sind mit Stückkonzept/
Exposé, Infos zur Umsetzung (Technik, 
benötigten Requisiten, …) sowie zu den 
Mitwirkenden per mail an graz@mima-
musch.at zu richten.

www.mimamusch.at

euch!“, innerhalb kurzer Zeit erreichte 
sie Millionenauflagen. Die Kernaussage: 
Das Schlimmste, was man sich und der 
Welt antun kann, ist Gleichgültigkeit ge-
genüber politischen Verhältnissen. 

Das Theater Drachengasse lädt jun-
ge Theatermacher_innen in Ausbildung 
oder am Beginn ihrer Berufslaufbahn 
ein, Konzepte für Kurzprojekte zum 
Thema „Empört euch!“ einzureichen. 
Die drei spannendsten Projekte/Grup-
pen erhalten die Gelegenheit, drei 
Wochen im Theater Drachengasse zu 
proben und anschließend ihre Arbeit 
in einer Spielserie von 16 Tagen zu prä-
sentieren. 

Die Gewinner_innen des Wettbe-
werbs werden über Juryentscheid bzw. 
Publikumsabstimmung ermittelt. Der 
Jurypreis beträgt 5.000 Euro, der Publi-
kumspreis 1.000 Euro.

Einreichunterlagen (Name und Kon-
takt der Gruppe, max. 1 Seite Projekt-
beschreibung sowie Info über Mitwir-
kende) an newcomer@drachengasse.at 
mailen oder per Post an Theater Dra-
chengasse, 1010 Wien, Fleischmarkt 22, 
Kennwort: „Newcomer“ senden.

www.drachengasse.at 

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

17th International Solo-Dance-Theatre 
Festival Stuttgart 2013
Bewerbungsfrist: 11.11.2012

Bis zum 11. November können sich jun-
ge Tänzer_innen und Choreograf_innen 
mit ihren neuesten Produktionen beim 
Treffpunkt Rotebühlplatz bewerben. 
Die Veranstalter wählen aus den Be-
werbungen jene Teilnehmer_innen aus, 
die vom 14.–17. März 2013 ihre Stücke 

der Treibstoff Theatertage in der Kaserne 
Basel, im Theater Roxy und im jungen 
theater basel einem breiten Publikum 
präsentiert.

www.treibstoffbasel.ch

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

KulturKontakt: Partnerschaften 
zwischen Schulen und Kultureinrich-
tungen 
Einreichfrist: 08.11.2012

Im Rahmen des Programms p[ART] 
Partnerschaften zwischen Schulen und 
Kultureinrichtungen arbeiten je eine 
Schule und eine Kultureinrichtung in 
Form einer mehrjährigen Partnerschaft 
kontinuierlich zusammen und finden so 
Zugang zur jeweils anderen Lebenswelt. 
Ziel ist es, langfristige Partnerschaften 
zwischen Schulen und Kultureinrich-
tungen zu initiieren und zu etablieren. 
Die Einreichung zu p[ART] erfolgt im 
Tandem: Je eine Schule und eine Kul-
tureinrichtung formulieren gemeinsam 
ihre Motivationen und Ideen für eine 
mehrjährige Partnerschaft. Für den 
Zeitraum 2013–2015 können österrei-
chweit 5 neue Partnerschaften durch 
KulturKontakt Austria mit 3.500 Euro 
pro Jahr unterstützt werden.

www.kulturkontakt.or.at/part

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

Theater Drachengasse: Nachwuchs-
Theater-Wettbewerb 
Einreichfrist: 11.11.2012

2011 veröffentlichte der 93-jährige Sté-
phane Hessel die Streitschrift „Empört 
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Premieren

21.10.
Myrto Dimitriadou: Träume 
Träume
Toihaus Salzburg, 0662/877439

22.10.
Gerhard Werdeker: Ein Volks-
feind
Theater Spielraum, Wien 
01/713046060

25.10.
lawine torrèn: pilgrim
ARGEkultur Salzburg 
0662/848784

25.10.
Kompanie Freispiel & Blacklab 
Collective: Papier-La-Papp
Dschungel Wien, 01/522072020

27.10.
Projekttheater Hall: Halbe 
Wahrheiten
Lobkowitzgebäude, Hall
0681/10857488

27.10.
Bruno Max: Die Heirat
Theater Scala Wien, 01/5442070 

28.10.
Shakespeare, das Theater: Die 
Frau in Schwarz
Saumarkt Feldkirch, 
0650/6800974 

30.10.
Esther Muschol: Schilf
KosmosTheater, Wien
01/5231226

31.10.
Sabine Marte, Andrea Salzmann: 
Hotel Totale
brut Wien, 01/5870504

31.10.
Phace/Liquid Loft/Chris Haring 
(u.a.): grace note
Tanzquartier Wien, 01/5813591

01.11.
Christine Eder: Der Seidene 
Schuh III. 
Schauspielhaus Wien 
01/317010118

02.11.
konnextra: Carte Blanche
Dschungel Wien, 01/522072020

03.11.
Helmut Pokornig: Märchen aus 
aller Welt
Figurentheater Marijeli, Wien
0664/6558210

06.11.
Manfred Weissensteiner: Frau 
Müller muss weg
Theater am Ortweinplatz, Graz
0316/846094

07.11.
Taka-Tuka:
Meine Schwester (H)Elena
Kleines Theater, Salzburg
0662/872154

07.11.
Martina Schlegelova/Wiener 
Wortstätten: Kill Hill™
TAG Wien, 01/5865222

13.11.
Makemake produktionen: Das 
Kind der Seehundfrau
Dschungel Wien, 01/522072020

15.11.
Harald Gebhartl: Frau Diavolo
Theater Phönix Linz
0732/666500

16.11.
Klaus Haberl:
Erben ist nicht leicht
Theater Forum Schwechat
01/7078272 

17. 11.
Theater der Figur:
Trüffelschweine 
Theater am Saumarkt, Feldkirch 
05522/72895

21.11.
Ali M. Abdullah: Karte und 
Gebiet
Garage X, Wien
01/535320011

18.11.
Theater ecce:
Till Eulenspiegel
Odeïon, Salzburg
0662/660330

23.11.
Holger Schober: 4411 Christ-
kindl
Theater des Kindes, Linz
070/605255

24.11.
Teatro Caprile: Montevideo
Kulturbahnhof, Andelsbuch
www.bahnhof.cc

24.11.
Myrto Dimitriadou: Maulwurf
Toihaus Salzburg, 0662/877439

27.11.
Theatercombinat: designed 
desires. what is to be done then?
ehemalige zollamtskantine, Wien
0650/926 32 26

29.11.
Theater Asou: Drachenmeister 
und Nudelsuppe
Frida & freD Graz, 0316/8727700

30.11.
Die Unbändigen: 
cattravelsnotalone
Tanzquartier Wien, 01/5813591

01.12.
Tanja Simma: 
Anna, The Substitute
KosmosTheater Wien, 
01/5231226

01.12.
Gernot Plass:
Moorland. Eine gottverdammte 
Terroristenbande
TAG Wien, 01/5865222

02.12.
Torsten Schilling: Winterreise
Westbahntheater, Innsbruck
0660/1486410

02.12.
walktanztheater, AUFSCHLUSS. 
Ein Stück über Menschen im 
Strafvollzug.
Altes Hallenbad, Feldkirch
05522/73467

04.12.
Florian Eisner: Wachswetter
Theater praesent, Innsbruck
0650/6436036

06.12.
klagenfurter ensemble / VADA: 
UKSUS. Kammeroper nach 
Daniil Charms
Theater Halle 11, Klagenfurt 
0463/310300

06.12.
Toxic dreams: The Big Event - 
Directors Cut
WUK Wien, 01/4012136

06.12.
Follow the rabbit: Dr. Brumm
Orpheum Extra Graz 
0316/80089000

07.12.
Andrea Hügli: Offene Gruben, 
Offene Fenster
diemonopol Innsbruck 
0664/1036268

12.12.
Staatstheater: Apokalypse 
Whow! – Die Kochshow
Treibhaus Innsbruck, 
0512/572000

12.12.
daskunst: How to kill an Othello
Theater Nestroyhof Hamakom, 
Wien, 01/8900314

31.12.
Sirene Operntheater: Marieluise
Ort und Karten: www.sirene.at

Weitere Programm-Infos online auf www.theaterspielplan.at 
sowie für Wiener Produktionen im Printformat spielplan wien



 zeitschrift für freies theater
gift 04/2012
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 Inneralpine Esoterikerinnen, atemberaubende 
 Performances, ätzende Texte, ... 

 Theaterland Steiermark 
diskurs

In (Re)Aktion – Vermitteln
Neubestimmung eines Begriff s

Tanzende Zombies
Retrotrend in Tanz und Performance  

szene

3raum-anatomietheater
„Zusperren ist herrlich!“ 

bestOFFstyria 2.12
Berge versetzen

politik

Free Pussy Riot
Meinungsfreiheit in Russland

Valle Story
Besetzung eines Theaters in Rom




