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Ein langer Sommer, fast bis Ende Oktober, neigt sich dem Ende zu, der
Theaterherbst hat wieder begonnen. Wir haben auch die gift einem fa-
ce-lifting unterzogen und freuen uns immer, wenn unsere Leser_innen
uns Ruckmeldungen und Anregungen geben.

In diesem Heft haben wir wieder viele interessante Updates und Re-
flektionen Uber kUnstlerische Aktivitaten quer durch Europa versammelt.
Spannend zu verfolgen, wo sich die Kinstlerinnen und Kunstler aus Os-
terreich engagiert haben. Und welche neuen Formate und Produktions-
orte entstanden sind, welche Kunstler_innen, welche Strukturen Jubilaen
feiern und wie sich die gesamte Freie Szenen verandert und entwickelt.
Aber nicht nur in Osterreich und Wien, in unserer Reihe Panorama inter-
national zeigen wir diesmal einen Uberblick Uber die Freie Szene in der
Ukraine. Dies als Ergebnis unserer Vernetzungsarbeiten im Europaischen
Dachverband der Freien Darstellenden Klnste, mit welchem wir trotz des
gerade mal einjahrigen Bestehens schon viel konstruktiven Austausch
und Projekte realisierten konnten — und Uber welchen wir ganz aktuelle
Einblicke in die Szenen der einzelnen Landern erhalten, immer aus der
Perspektive der Kunstler_innen selber.

Im November werden wir ein gro3es Netzwerktreffen des Europaischen
Dachverbands der Freien Darstellenden Kunste in Wien haben —und Uber
dessen Ergebnisse berichten wir selbstverstandlich in der nachsten gift
im Dezember 2019. Wir freuen uns sehr darauf.

Warmstens empfehlen wollen wir auch unsere Kampagne ,Staying
Alive" - funf Info-Veranstaltungen zu den wichtigsten Themen des Uber-
lebens in der Freien Szene. Im November und Dezember in Kooperation
mit fUnf Theatern in Wien - Dank hierfur. Also - hingehen und wichtiges

Wissen abholen! Mehr wie immer auf freietheater.at und fb.

Eine interessante, inspirierende Saison 2019 /2020 winscht



staying Alive

Meine Rechte als K

Gnstler-in

5 Infoveranstaltungen zu den wichtigsten
Fragen als freischaffende Akteur_in

in der Darstellenden Kunst von
November bis Dezember 2019

Mehr auf www.freietheater.at
und facebook ig.freietheaterarbeit

ARBEITSRECHT und VERTRAGE:
Theaterarbeitsgesetz / Vertragsdetails /

Rechte und Pflichten Kiinstler_in und Theater /
Was sind Kollektivvertrage und wie funktionieren
diese / Elevenvertrage / Buhnenvertrage /
Stlckvertrage / Kettenvertrage — etc.

STEUERN:

Welche Steuern fallen an — und wann /
Einkommenssteuer / Lohnsteuer /
Steuererklarung / Einkommen aus
verschiedenen Landern — Quellensteuer

PR / MARKETING:

Was ist Marketing im Theaterbereich /
Welche Tools gibt es / Wer macht was /
Was kostet was / Wie erreiche ich mein
Publikum / Wie schaffe ich Aufmerksamkeit

VERSICHERUNGEN und PENSION:
Berechnungsmodelle / Versicherungsmodelle /
selbstandig und angestellt / Beschaftigungen
in verschiedenen Landern

JOB-AKQUISE und MENTORING:

Welche Arbeitsfelder gibt es /
Ausschreibungstexte analysieren und

verstehen / Bewerbung und Gagenverhandlung /
meine Entlohnung / Tipps und Tricks




Update EAIPA

We are glad to announce that the European Association of
Independent Performing Arts has finally developed and es-
tablished a new website, showing all the information about
the association.

Simultaneously, the facebook page eaipa.association offers
additional information, insights and news.

The association is also quite active on a political level. Lately
it announced an official request concerning the announce-
ment of the new EU Commissioners, which did not mention
an EU Commissioner for Culture at all. EAIPA published its
concerns officially on September 11th, 2019. Moreover, it con-
tacted persons of authority directly, such as Sabine Verheyen,
Chair of the EU Parliament / Commission for Culture and
Education, other members of the EU Parliament / Commis-
sion for Culture, the EU Commission representative in Aus-
tria, the Austrian Chancellery, the designated Commissioner
for Budget Johannes Hahn, and persons of authority at the
EACEA - the Education, Audiovisual and Culture Executive
Agency.

The European Association of Independent Performing Arts
expresses great concern about the just presented EU Com-

missioners, as no commission for culture is planned.

Stronger Together

EAIPA European Association
of Independent Performing Arts

Art, culture, cultural exchange, and creative industries are
an important part of European Identity and added value in
the EU. Taken together, this sector generates more jobs in
Europe than the automotive industry.

When it comes to defining a European Identity, Art and Cul-
ture are among the most important factors for people living
in the EU. Art and culture always define essential features

used to create a positive image of Europe.

The actors of culture, the arts and the creative industries
need a voice and political responsibility on a European level
and within the European Commission.

The European Association of Independent Performing Arts
urges a correction to this important structural decision and
asks the new President of the Commission to explain why
the proposals for the newly appointed Commissioners do

not include a Commissioner for Culture at the current time.”
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Das vielfaltige Potential der Nordbahnhalle als Teil der
Stadtwildnis Freie Mitte hat in den letzten zwei Jahren Uber
200.000 Besucher_innen zu Uber 500 Veranstaltungen ge-
lockt. Die hohe Zustimmung aus der Nachbarschaft und
weit darUber hinaus zeigt deutlich den enormen Bedarf
nach diesem Ort im Stadtentwicklungsgebiet Nordbahn-
hof, in dem bald 20.000 Menschen leben und ebenso viele
arbeiten werden. In den letzten Jahren gab es immer wieder
Ideen und Initiativen, die Nordbahnhalle und den Wasser-
turm langfristig zu nutzen. Die |G Nordbahnhalle ist also
keineswegs die erste Initiative, die eine Nachnutzung ins
Auge fasst, aber ganz sicher die erste, die die BedUrfnisse
der Nachbarschaft ins Zentrum stellt und fur eine gemein-
wohlorientierte Nutzung von Nordbahnhalle und Wasser-
turm als integraler Teil der Freien Mitte eintritt.

Die IG Nordbahnhalle, ein Zusammenschluss von ehema-
ligen Nutzer_innen und Besucher_innen der Nordbahnhalle,
Kunstler_innen, Stadtforscher_innen und Nachbar_innen,
hat sich als Initiative im Juni 2019 zusammengefunden. Viele
der Mitglieder setzen sich jedoch schon seit Sommer 2018
fur die Nordbahnhalle und den Wasserturm als offenen und
demokratischen Raum fur Begegnung und Austausch, fur
Kultur, Soziales, Bildung und Okologie, als gesellschaftlichen
Innovationsort und als Ort fUr zeitgemafRes antifaschistisches
Gedenken ein.

Der geplante Totalabriss konnte von der Initiative vorerst
abgewendet werden, die Stadt Wien hat Ende August eine
Nachdenkpause verkindet und die Entscheidung auf Som-
mer 2020 verschoben. Der Teilabriss ist derzeit im Gange, die
maximale Abrisskante ist schon erreicht. Die Forderung der
|G lautet jedoch nach wie vor, den Abriss abzusagen, um eine
dauerhafte gemeinwohlorientierte Nutzung zu ermaoglichen.

3870 Unterstiltzer_innen

500 Unterschriften

Die weiteren Forderungen lauten:
die Schaffung rechtlicher Rahmenbedingungen fur eine
langfristige, nicht-kommerzielle, experimentelle Nutzung
von Nordbahnhalle und Wasserturm
die Ermoglichung eines transparenten und partizipativen
Prozesses zur Entwicklung eines Nutzungskonzepts fur
Nordbahnhalle und Wasserturm unter Einbindung aller
Stakeholder
die vertragliche Absicherung einer langfristigen Nutzung
durch eine zivilgesellschaftliche, gemeinnUtzige Trager-
struktur
die Finanzierung einer einfachen Sanierung von Was-
serturm und Halle, die den funktionalen Charme der Nord-
bahnhalle sowie deren niederschwelligen Charakter erhalt

Die IG Nordbahnhalle veranstaltet seit Anfang August regel-
maRige offene Foren fur einen selbstorganisierten, parallelen
Planungsprozess. Das Ziel: Die Entwicklung von Nordbahn-
halle und Wasserturm als soziales Modellprojekt fur Nach-
barschaft, Kultur und Soziales, als politisches Modellprojekt
fur dkologische Nachhaltigkeit und solidarische Okonomie
und als rechtliches Modellprojekt fur eine kooperative, ge-
meinnutzige Tragerstruktur.

Die Stadt Wien hat hier die Chance, ,die Klimafrage und
die soziale Frage zusammen zu denken” (Planungsstadtratin
Birgit Hebein), ein ,innovatives Stadtlabor” entstehen zu las-
sen (Kulturstadtratin Veronica Kaup-Hasler) und einen ,Ort
fur die Nachbarschaft” zu schaffen (BM Michael Ludwig). Der
Verschiebung des Abrisses muss nun die dauerhafte Absage
folgen und der Beginn eines echten Dialogs mit der Bevol-
kerung!



Foto oben links, unten links:

Foto oben rechts:
Theatercombinat

Foto unten rechts:

© Heidi Pein
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Nordbahnhalle Radrennen



Autor_innen — Vernetzt euch!

Bernhard Studlar Uber das internationale Projekt

,Fabulamundi. Playwriting Europe”

PAV
CAE
Itz
La Mousson d‘été Thééatre Ou-
vert Gate Theatre
Short Theatre Festival Teatroi
Teatr Dramatyczny Teatrul
Odeon Universitat Targu Mures
Sala Beckett Divadlo
Leti WIENER WORTSTAETTEN

Was diese Uber ganz Europa verstreuten und sehr unter-
schiedlich aufgebauten Partnerinstitutionen verbindet, ist
ihre Liebe zum geschriebenen Drama und das allgemein
definierte Ziel, eine landerUbergreifende, europaweite Platt-
form zur UnterstUtzung und Bewerbung von Dramatiker_
innen und zeitgendssischen Theaterstlcken zu schaffen.
Denn so unterschiedlich die Theatertraditionen in den teil-
nehmenden Landern mitunter auch sind, was alle vereint, ist
die schwierige berufliche Situation von Dramatiker_innen.
Von Barcelona bis Warschau, von Bukarest bis Wien, von
Rom bis Berlin haben Theaterautor_innen keinen leichten
Stand. Die Ziele des Projekts sind deshalb zahlreich: Es geht
sowohl um die Starkung der Position der Autor_innen im
Theaterbetrieb als auch um die Schaffung neuer Moglich-
keiten fur kulturellen Austausch auf europaischer Ebene.
Es geht um die Verbesserung der Arbeitsbedingungen,
die Forderung von Ubersetzungen, sowie um strategische
MaBnahmen, um neue Publikumsschichten zu erreichen,

Stichwort: ,Audience Development”.

Bereits in der Vergangenheit wurde ,Fabulamundi. Playwri-
ting Europe” zweimal, jedoch in kleinerem Umfang, von der
Europaischen Kommission geférdert. Dieser Erfolg belegt
das konstant steigende Interesse von europaischen Thea-
tern an einem internationalen Austausch. Aus diesem Grund
wurde das aktuelle, auf vier Jahre anberaumte Projekt mit
dem Titel ,Beyond Borders" massiv erweitert. Nicht nur
geografisch (doppelt so viele Partner wie bisher), sondern
auch aufdem Feld der geplanten Initiativen. Nicht nur Texte
sollen Ubersetzt werden, auch die Autor_innen selbst sind
aufgefordert/eingeladen, sich Uber (Sprach-)Grenzen hin-
weg auszutauschen. Von Ubersetzungen Uber szenische
Lesungen, Workshops, Lectures bis hin zu Theaterproduk-
tionen reicht die Palette. Dieses sogenannte ,Large Scale
Project” der EACEA hat ein Gesamtbudget von € 3.200.000,
wovon wie Ublich beisolchen Projekten 50 % die beteiligten
Partner beisteuern und 50 % von der Europaischen Kom-
mission kommen.

Derweil stellt das gewahlte Thema ,Beyond Borders" auch
einige der wohl wesentlichsten Fragen der Gegenwart.
Seien es der gegenwartige Nationalismus in vielen europa-
ischen Staaten, das unseren Alltag bestimmende Thema
Sicherheit, oder die Themen Migration oder Klimawandel.
Es o6ffnet den Raum fur Gedanken, die weit Uber das ta-
gesaktuelle Geschehen in Europa hinausgehen und eroff-
net gleichzeitig die Méglichkeit, sich kiinstlerisch mit eben
diesen brennenden Fragen zu beschéaftigen. Aber auch die
Grenzen, an die die Autor_innen und Theatermacher_innen
mit bzw. durch ihre Arbeit sto3en, sind Gegenstand der Aus-
einandersetzung. Kurz gesagt, die groRe Herausforderung
fur alle beteiligten Partner und die Uber 80 involvierten
Autor_innen besteht darin, sowohl kUnstlerische als auch
gesellschaftliche und nicht zuletzt geografische Grenzen

zuU Uberschreiten.



Gegen die Freiheit

© Joachim Kern




019 panorama

Studlar Fabulamundi Warschau

Wie gestaltet sich die Zusammenarbeit?

Bereits fur die Einreichung 2016 haben die Partner inhalt-
lich kooperiert und das Konzept bei einem Meeting in Rom
zusammen entwickelt. Seit dem Gewinn des Calls 2017 gibt
es regelmafig halbjahrliche Treffen, bei denen jeweils ein
Partner Gastgeber ist. FUr diese 2- bis 3-tagigen Arbeitstref-
fen wird im Vorfeld die zu bearbeitende Tagesordnung nach
Rucksprache mit allen Partnern erstellt. Zwischendurch
wird via Skype und E-Mail kommuniziert. Arbeitssprache
ist Englisch.

Welche Méglichkeiten haben Autor_innen?
Aus jedem Land wurde ein Pool von 10 Autor_innen nomi-
niert. Die Zusammensetzung dieses Pools ist breit gefachert
und umfasst junge Autor_innen ebenso wie erfahrene Kol-
leg_innen. In einem Dossier wurden die Autor_innen mit
jeweils 2 Stucken vorgestellt. Das englische Dossier umfasst
Exposés, Leseproben und Biografien. AnschlieRend wurden
die Partner zu einem sogenannten ,National Meeting" ein-
geladen und konnten sich im Speed-Dating-Verfahren ein
persdnliches Bild von der Auswahl machen. Solche Meetings
fanden im ersten Jahr des Projekts in jedem Land statt. An-
schlieBend starteten die vielfaltigen kunstlerischen Aktivi-
taten. Die Auswahl der Texte und Autor_innen, mit denen
die einzelnen Theater arbeiten, ist dabei vollig frei. Einzige
vertragliche Verpflichtung: mindestens eine Autorin oder
ein Autor aus jedem Land muss in Fabulamundi-Aktivitaten
eines Partners involviert sein.

Die 6sterreichische Auswahl wurde von den WIENER
WORTSTAETTEN kuratiert und umfasst folgende Autor_in-
nen: Muhammet Ali Bas, Thomas Kock, Azar Mortazavi, Maxi

Obexer, Thomas Perle, Volker Schmidt, Gerhild Steinbuch,
Bernhard Studlar, Miroslava Svolikova und Robert Woelfl.
Viele von ihnen konnten bereits zu Workshops, Lesungen
oder Theaterproduktionen ihrer Texte eingeladen werden.

Die WIENER WORTSTAETTEN haben bereits einige eu-
ropaische Autor_innen nach Wien gebracht und bereiten
zurzeit ein groBes Co-Writing-Projekt vor. ,Das Ende der
Toleranz®, ein Auftragswerk an 8 Autor_innen, wird im Mai
2020 in Wien uraufgefuhrt und als 6sterreichischer Beitrag
auch beim ,Fabulamundi Final Festival*im September 2020
in Rom gezeigt werden.

Dieses Festival bildet den vorlaufigen Abschluss des Pro-
jekts. Uber eine WeiterfUhrung wird bei einem Partner-Mee-
ting im November 2019 beraten.

Ausfthrlichere Informationen: http.// www.wortstaetten.at/

projects/fabulamundi-playwriting-europe/

Bernhard Studlar
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Im Gesprach mit den Schopferinnen
eines Multiversums

Sara Ostertag / Julia Ransmayr

'il".

,Theater muss viele Sprachen sprechen. Es spricht die Sprache
der Vielen®, heif3t es da zum Beispiel. Und: ,Theater hat die Auf-
gabe, offentlich zuganglicher Verhandlungsraum von Visionen zu
sein“. Beziehungsweise: ,Im Theater geht es nicht um das Erhalten,
sondern um das Transformieren. Es ist somit nicht erlaubt die im-
mer gleichen Geschichten zu erzahlen®. Demgemal wurden bei-
spielsweise zwei Stoffe vom Festival-Namensgeber Shakespeare in
transformierter Weise aufgefuhrt — als immersive Anordnungen:
Die osterreichische Gruppe Nesterval prasentierte mit ,Eine Som-
mernachtsmatrix* den Shakespeareschen Sommernachtstraum
als mit den Matrix-Filmen verschnittene analoge Schnitzeljagd.
Wahrenddessen luden die CyberRauber bei ,Meet Juliet | Meet
Romeo" zur Virtual-Reality-Immersion. Die belgische Produktion
,Paradise Now (1968-2018)“ von Choreograf Michiel Vandevelde un-
tersuchte hingegen als Guckkasten-Stuck im Zeitraffer Bilder von
Aufbruchsstimmung, also von Situationen der Gegenwart, die in
eine Zukunft weisen. Und Uber Zukunft im Multiversum hat Theresa
Luise Gindlstrasser mit den kunstlerischen Leiterinnen Ostertag
und Ransmayr gesprochen. Im Folgenden findet sich hierzu ein Bite Biene i (Kot

Auszug des Gesprachs.
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Sara Ostertag: Multiversum steht dafur — dass wir gar nicht
wissen, wie viel wir eigentlich nicht wissen. Dass es also einen
grenzenlosen Kosmos potentieller Erfanrungen gibt, dem ich
mich stellen kann. Insofern wollen wir Theater und das po-
litische Kuratieren von Darstellender Kunst als gesellschaft-
liches Labor verstehen, in dem soziale Visionen formuliert
werden. Und das scheint mir die wichtigste Aufgabe, die das
Theater heute hat.

Julia Ransmayr: Ein Multiversum lebt von der Vielschichtig-
keit und Gleichzeitigkeit vieler Universen, so unterschiedlich
sie auch sein mdgen. Es lebt von vielen parallelen Wirklich-
keiten. Ob wir schon immer in einem Multiversum leben?
Ich denke, die Kunst liegt auch darin, es zu erkennen und
zu sehen. Nicht immer in der eigenen Universumsblase zu
bleiben, sondern die Grenzen und Mdéglichkeiten weiterzu-
spinnen und gréBer zu fassen. Das Multiversum ist der Inbe-
griff von Gegenwart und Gleichzeitigkeit. Das Multiversum
dehnt sich aus und wachst standig und doch ist es immer
an dem Punkt so multiversell wie es eben genau zu diesem
Zeitpunkt ist. Hier sehe ich eine Parallele zum Theatererle-
ben an sich. Immer Jetzt. Immer unmittelbar.

Sara Ostertag: Theater im Multiversum ist transdisziplinar
und gesellschaftsrelevant. Das Spektrum der Arbeitsweisen
und der thematische Horizont sind weit. Die KUnstler_in-
nen des Multiversums gehen dabei konsequent der Fra-
ge nach, wie zeitgendssische Theaterformen mit Kindern,

Jugendlichen und Erwachsenen ein diverses Publikum
von heute adressieren kdnnen. Dabei entstehen vielfaltige
kUnstlerische Strategien mit dem Ziel, aktuellen Fragestel-
lungen stets mit neu entwickelten asthetischen Formen zu
begegnen. Als Kuratorin geht es mir vor allem um die Frage:
Welche Bretter bedeuten dieses Multiversum?

Julia Ransmayr: FUr das Festival 2019 war uns wichtig, ob der
Vielfalt von Theaterformen und -formaten, keine Wertung
oder GegenUberstellung zu tatigen. Neben dieser Formen-
vielfalt war auch das Spiel mit Raum und Zeit impulsgebend.
Sehgewohnheiten andern sich. Und es sind weniger die Mit-
tel, die ein neues Theater- und Kunstlerleben erméglichen,
als der Blick. Es gibt zum Beispiel sowohl virtuelles Eintau-
chen in Raume und Welten, als auch Formate, die diese Im-
mersion analog herstellen. Die Vielfalt an Formen interessiert
uns. Theater kann so vieles und kann so vieles sein.

Sara Ostertag: Ein Begriff des Kuratierens, der mit der Idee
des Multiversums spielt, muss unterschiedliche Kunstpro-
duktionsweisen nebeneinander stellen, deren Inszenierungs-
asthetiken sich durch das Generieren von kollektiven neu-
en Begrifflichkeiten und Deutungsmaoglichkeiten der Welt
auszeichnen und es ermaoglichen, dieses Wissen sinnlich er-
fahrbar zu machen. Dabei geht es stets um die Verbindung
des sogenannten >Realen<mit dem >Imaginaren<und dem
>Noch-nicht-Gesagten« Soziale und ékonomische Parame-
ter einer Gesellschaft werden durch kunstlerische Prozesse



innerhalb von Institutionen der Kunst sowohl real als auch
symbolisch neu verteilt. Die immer gleichen Strukturen der
Institutionen zu reproduzieren, die wir geerbt haben, ist
eine gelebte EinbahnstraRe. Die Deutungshoheit vorherr-
schender Diskurse muss in Frage gestellt und institutionel-
le Exklusionsmechanismen mussen transformiert werden.
Machtstrukturen, Fragen der politischen Sichtbarkeit und
Unsichtbarkeit, des Gehort-Werdens und Nicht-gehort-Wer-
dens spielen hier eine Rolle. Die Institution Theater wollen
wir als lernende, in Veranderung befindliche Struktur begrei-
fen, als eine Praxis, sich der Welt gegenUber zu positionieren.
Wir brauchen Kreuzungen aus Fiktion, Projektion und geleb-
ter Erfahrung. Ein Multiversum der Imagination. Was fur ein
Zusammenleben in wie gearteten Kérpern soll die Zukunft
konstruieren? Welche Identitat konstruiere ich mir heute?

Jedes Werk hat immer auch etwas Zukunf-
tiges, genauso wie es etwas Vergangenes und Gegenwarti-
ges hat. Etwas zu interpretieren und zu reflektieren beinhal-
tet immer alle Zeiten in unterschiedlichen Konstellationen
und Uberlagerungen. Kunst gestaltet Vergangenheit, Ge-
genwart und immer auch die Zukunft mit. Denn ein Gestal-
tungsanspruch und -wunsch zielt in die Zukunft und auf die
damit verbundenen Vorstellungen und Wunsche ab. Diese
Zukunft bleibt trotzdem ungewiss.

Darstellende Kunst fur junges Publikum zu
kuratieren, bedeutet fUr mich, das transformative Potential

Fotos von links:
Eroffnung

Golden Delicious
Sommernachts Matrix

Unter Opfern

von Kunst erfahrbar zu machen und in Relation zur Gesell-
schaft zu bringen. Kunst fur junges Publikum wird zu einem
Verhandlungsraum von gesellschaftlichen Méglichkeiten, in
dem sich Kinder, Jugendliche und Erwachsene in ihrer Zu-
sammenarbeit auf Augenhodhe begegnen.

In die Zukunft von Schaxpir gedacht, ist
es fUr mich wichtig, dass wir neben einem anspruchsvol-
len Programm die Kooperationen, die seit 2017 gewachsen
und neu entstanden sind, weiter ausbauen und scharfen.
Die Szene in Osterreich zu starken, ist ein Anliegen. Auch die
Vernetzung und Arbeit mit anderen Festivals international
und national. Wir wollen ein herausforderndes Programm
gestalten und Balance halten zwischen Familien-, Schul- und
Fachpublikum. AuBerdem: Nachwuchsarbeit, Verankerung
in Ausbildungsstatten, weiter ein Impulsgeber als Festival
bleiben und auch noch Uber den Festivalzeitraum hinaus
wirken zu kdnnen. Neue Raume erschlieen, klare kinstleri-
sche Handschrift zeigen und zum Diskutieren anregen. Sich
wie das Multiversum noch weiter ausdehnen. Im raumlichen
und zeitlichen Sinn. Schaxpir steht fur Verbindendes zwi-
schen Institutionen, Genregrenzen, jungem Publikum und
erwachsenem Publikum, zwischen Menschen. Mit Schaxpir
scheint beinah alles moglich.
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VIER UND EINZIG

Im Gesprach mit Daniela Weiss-Schletterer und Johan-
nes Weiss, dem Leitungsteam des privaten Kunst- und
Kulturveranstaltungszentrums VIER UND EINZIG, uber
Finanzierung abseits der 6ffentlichen Férderstrukturen,
kunstlerische Selbstermoéglichungsprozesse in der Auf-
fihrungspraxis und die Verschrankung von Arbeitszeit

und Freizeit.

In welcher Form arbeitet ihr, wie kam es dazu?

Mein Mann und ich betreiben ein privates Kulturhaus in
Innsbruck namens VIER UND EINZIC. Das Gebaude - eine
ehemalige Textilfabrik, erbaut um 1850 — haben wir im Jahr
2012 erworben, renoviert und ein Jahr spater als Kulturort
eroffnet. Ein Schritt, der uns von einem abgesicherten Leben
mit fixem Einkommen in eine hochriskante Selbstandigkeit
katapultiert hat, die in der Anfangsphase noch zusatzlich
gepragt war von der Schwierigkeit, fur das Projekt Uberhaupt
eine Kreditfinanzierung zu bekommen. Das Gebaude ist
2.600 Quadratmeter grof3 und wir konnten damals weder
zukUnftige Mieter_innen vorweisen, noch war es unser Plan,
um offentliche Férderungen anzusuchen. Das war von An-
fang an keine Option, da wir in unserer Existenz nicht von
politischen Entscheidungen abhangig sein wollten. Mittler-
weile arbeiten und leben wir seit sechs Jahren im VIER UND
EINZIG und es lauft besser, als wir es uns je erhofft hatten.

Wie finanziert ihr euch?

Wir finanzieren uns Uber die Vermietung unserer Raume,
wobei nur knapp ein Funftel der Gesamtflache ganzjahrig
vergeben ist. Die gréBten Flachen im Haus vermieten wir
temporar, also stunden- und tageweise, das gilt fur unse-
ren grofBen Saal mit 400 Quadratmetern ebenso wie fur drei
weitere Studios und ein Loft. Die verschiedenen Tarifmo-
delle, die wir ausgearbeitet haben, ermdglichen uns eine
hausinterne Querfinanzierung des Kulturprogramms; das
heit Kulturschaffende und Kulturveranstalter_innen zah-
len nur die Halfte unserer Normaltarife, die beispielsweise
fur Firmen oder Organisationen gelten. Es hat uns selbst
sehr Uberrascht, wie positiv die Resonanz gerade auch von
jenen war, die den Normaltarif bezahlen - sie wissen, dass
sie mit ihrer Einmietung die Kultur im Haus unterstutzen
und profitieren fur die eigene Veranstaltung vom Flair und
der Lebendigkeit eines Kulturhauses. Aber naturlich achten
wir darauf, dass auch unsere Normaltarife fair sind, was in

Innsbruck nicht selbstverstandlich ist.
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Unsere Organisationsstruktur ist simpel und schnell erklart:
wir sind ein selbstandiges Ehepaar. Es wurde uns von Beginn
an von vielen (Fach-)Leuten erklart, dass ein Kulturhaus in
dieser GréBenordnung nicht zu zweit machbar sei — ohne
Angestellte und ohne externe Mitarbeiter, die zuarbeiten.
Es widerspricht dem Spezialisierungsgedanken unserer ar-
beitsteiligen Gesellschaft, alles selbst zu machen, und zwar
nicht nur das, woflr man ausgebildet ist und was man kann,
sondern auch all das, was man sich erst aneignen muss. Mein
Mann bringt als Musiker und Fotograf viele Fahigkeiten mit,
die wir im Haus im Bereich KuUnstlerbetreuung, Technik, Mar-
keting und Werbung dringend brauchen, und ich hatte mich
als Theaterwissenschaftlerin schon in meinen friheren Tatig-
keiten mit Kulturorganisation und -konzeption befasst. Der
groRe Unterschied ist, dass es so viele zusatzliche alltagliche
Aufgaben und Herausforderungen gibt, die nicht weniger
wichtig sind, aber eben kérperliche und nicht geistige Arbeit
erfordern. Daran mussten wir uns erst gewodhnen, aber jetzt
sind wir ziemlich fit und amusieren uns nicht selten darUber,
wie Gaste schon nach einer Hausbesichtigung komplett au-
Ber Atem sind, wahrend wir jeden Tag unzahlige Male quer
durchs Haus laufen, noch bevor die Arbeit Uberhaupt be-
gonnen hat. Aber am meisten beflUgelt es, dass man alles
selbst entscheiden kann und daher auch fur alles die volle

Verantwortung tragt.

Wir haben uns bewusst gegen komplizierte finanztechni-
sche Konstrukte entschieden und sind ein ganz simples

Ein-Personen-Unternehmen.

Da wir keine Subventionen und damit auch kein Programm-
budget haben, hat sich eine vollig andere Zusammenarbeit
mit den Kunstschaffenden entwickelt als es bei Kulturein-
richtungen normalerweise der Fall ist. Das wird uns auch
taglich angesichts der Anfragen bewusst, die wir bekom-
men. Klnstler_innen, vorwiegend aus dem Bereich Musik
und Tanz, bewerben sich, um engagiert zu werden, und
gehen davon aus, dass es eine Instanz, eine Intendanz gibt,
die das entscheidet. Wenn sie dann von uns erklart bekom-
men, dass nicht wir sie engagieren, sondern wir ihnen Inf-
rastruktur zu gunstigen Kulturtarifen zur VerfUgung stellen,
wird bei den meisten ein Nachdenkprozess in Gang gesetzt,
der unserer Meinung nach extrem wichtig ist. Denn plotz-
lich wird der Fokus von der eigenen Selbstdarstellung und
-vermarktung auf den kunstlerischen Prozess gelenkt und
auf die Frage, in welcher Form dieser einem Publikum pra-
sentiert werden soll. Nicht wir entscheiden, ob etwas kUnst-
lerisch entspricht, sondern wir unterstltzen dabei, fur jede
einzelne Veranstaltung das geeignete Format, den richtigen
Rahmen zu schaffen.

Wenn sich Klnstler_innen selbst veranstalten, bedeutet
das auch, dass die Einnahmen bei ihnen bleiben und die
Frage ,wen will ich eigentlich ansprechen und wie gelingt
mir das?" sie selbst und nicht andere beantworten mussen.
Es ist daher auch ein Prozess der Selbstermachtigung und
der intensiven Beschaftigung mit Fragen der Arbeits- und
AuffUhrungspraxis, auf die in den kuUnstlerischen Ausbildun-
gen nach wie vor straflich wenig Augenmerk gelegt wird.
Und naturlich ermutigen wir sie auch dazu, selbst fur ihre






Projekte um Forderungen anzusuchen und dadurch mehr
Autonomie zu gewinnen, was uns gerade deshalb moglich
ist, da wir selbst nicht geférdert werden und damit auch
das Ablehnungskriterium einer Doppelsubvention nicht
gegeben ist.

Was uns am meisten freut: Unsere anfanglichen Beflrch-
tungen, unter diesen Bedingungen kein anspruchsvolles
Kulturprogramm zustande zu bekommen, haben sich in kei-
ner Weise bestatigt — ganz im Gegenteil. Vor einem Jahr hat
in Innsbruck das ,Haus der Musik" eréffnet, das um 65 Milli-
onen Euro erbaut wurde und auch ein dementsprechendes
jahrliches Programmbudget hat. Im Erdéffnungsjahr standen
so viele Konzerte von Veranstalter_innen und Kunstler_innen
am Spielplan, die auch bei uns im Haus schon aufgetreten
sind, dass wir nur staunen konnten.

Diese Frage kann ich nur fur unsere Eigenproduktionen be-
antworten, von denen wir zwei bis drei pro Spielzeit selbst
veranstalten. FUr unsere hauseigene Reihe ,konzertanz"

arbeiten wir mit unserem Streichorchester, der ,camerata
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vierundeinzig®, zusammen und laden jeweils wechselnde
Kunstler_innen aus dem Bereich Tanz und Performance
dazu. Die Vorbereitungszeit betragt ca. drei Monate, wobei
bei jeder Produktion einige der Kunstler_innen als ,artists
in residence” fur bis zu zwei Wochen im Haus wohnen und
proben. Die reine Probenzeit mit Orchester und allen ande-
ren Beteiligten nimmt dann meist 7-10 Tage in Anspruch.

Wenn man aufgehért hat, sein Leben in Arbeit und Freizeit
einzuteilen, stellt sich diese Frage eigentlich nicht mehr.

Was uns helfen wurde, ist mehr Berichterstattung durch die
Medien vor Ort und den ORF. Absurderweise wird gerade
Uber jene Institutionen, Festivals etc. am meisten berichtet,
die ohnehin die gré3ten Werbebudgets und die héchsten
Subventionen haben. Wenn man - so wie wir — auf redakti-
onelle Berichterstattung angewiesen ist, hat man da meist
das Nachsehen.

© Johaness Weiss




STAHLSTADT.ONLINE

Neues Linzer Theater © Stahlstadt

Neues Publikum

Gefluchtete Jugendliche leben in Osterreich in ganz unter-
schiedlichen Lebenssituationen. Themen wie Ausbildung,
Identitat, Lebensplanung und Gemeinschaft bestimmen
ihr Leben. Das oberdsterreichische Integrationsressort stellt
hierzu in BroschUren, Newslettern und Workshops viel hilf-
reiches Wissen zu Wohnungs- und Jobsuche, Asylverfahren,
Bleiberecht und Integration zur Verfigung. Dennoch fuhlen
sich viele Jugendliche einsam und allein mit ihren Proble-
men oder werden schlicht und ergreifend nicht erreicht.
Mit dem Projekt STAHLSTADT.ONLINE, das durch die In-
tegrationsstelle OO maBgeblich finanziert wurde, wollten die
Community-Building-Strategin Clara Gallistl, Game Desig-
ner Philipp Enmann und die Kulturwissenschaftlerin Verena
Humer eine Alternate Reality Soap entwickeln, die speziell
die Zielgruppe geflichteter Jugendlicher erreichen sollte.
Schon in der ersten Konzeptionsphase fiel die Entscheidung,
Instagram als Erzahl-Tool zu benutzen, da der Kanal fest im
alltaglichen Mediengebrauch der Jugendlichen verankert ist.

Uber acht Monate hinweg trafen sich insgesamt 25 Jugend-
liche in regelmaBigen Workshops, in denen sie die Charak-
tere, die Story und den Figurentext selbst erstellten, Rollen
Ubernahmen und Themen aus ihrem Alltag reflektierten. Die
Kooperationen mit ZusammenHelfen Oberdsterreich, dem

Landestheater Linz und dem ARS Electronica Festival erwie-
sen sich als besonders konstruktiv. Es entstand die Geschich-
te von “"Amir”, der an seinem ersten Arbeitstag so viel Stress
empfindet, dass er pldtzlich verschwindet, und von “Sefda”,
die aus einer Uberforderung heraus ebenfalls verschwindet.
Das Publikum wurde nach dem Verschwinden vom Blog Linz-
liebe dazu aufgerufen, nach Linz zum ARS Electronica Festival
zu kommen, um das Ratsel gemeinsam zu l6sen.

Die groB3te Herausforderung bestand darin, ein offenes Ar-
beitsklima herzustellen, in dem sich die Jugendlichen trau-
ten, kreative Gedanken zu formulieren. Gearbeitet wurde auf
Deutsch, komplexere Themen auf Dari erklart. Insbesondere
geflichtete Jugendliche machen im Alltag im Umgang mit
ihren Mitmenschen oft schlechte Erfahrungen, sodass es
einigen schwer fallt, BedUrfnisse und Wunsche zu auf3ern.
So waren die Community-Organisatorinnen den Grof3teil ih-
rer Zeit auch damit beschaftigt, die Kommunikation zu den
Teilnehmer_innen aufrechtzuerhalten und die intendierte
Niederschwelligkeit zielgruppengerecht zu kommunizieren.

Eine zweite Herausforderung bestand in der schwierigen
Kommunikation mit Stadt und Land bezUglich Zusatzférde-
rung und Medienkooperationen. Generell zeigte sich, dass die



Komplexitat des Projekts dessen Kommunikation er-
schwerte. Die Jugendlichen verstanden die Idee einer
Soap auf Instagram nicht sofort und auch die Kom-
munikation mit unterschiedlichen Projektpartner_in-
nen sowie Vertreter_innen der Presse erforderte be-
sondere Reflexion punkto zielgruppenspezifischer
Aufbereitung der Inhalte.

AbschlieRend bestatigte sich die Sinnhaftigkeit ei-
ner nachhaltigen Community-Building-Strategie und
die Fokussierung des Projekts auf einen speziellen
Key-Performance-Indicator: Dass die Teilnehmer_in-
nen Spafl an der Sache haben und sich im Projekt gut
aufgehoben fuhlen.

Nachhaltig wird der Blog Linzliebe auf YouTube
und Instagram auch weiterhin bestehen. Das Redak-
tionsteam um Julia Wiesmayer, Leonie Hannah Gru-
ber, Aziz Yusofi und Mahdi Goari hat sich entschieden,
auch in Zukunft gemeinsam Videos zu den Themen
Linz&Liebe, Arbeit&Wohnen, Dari&Deutsch erstellen
zu wollen. Clara Gallistl bleibt Mentorin des Blogs, or-
ganisiert weiter ehrenamtlich Workshops und Drehs
sowie vier Redaktionssitzungen pro Jahr. Der Blog
Linzliebe wird mittlerweile Uberregional unterstutzt
und Anfragen von Organisationen und Initiativen, die
ihre Inhalte an das jugendliche Publikum des Blogs
vermitteln wollen, haufen sich.

Alle Projektbeteiligten sind heute Mitglied
des eigens gegrlUndeten Vereins “Neues Linzer
Theater”. Mit dem Landestheater Linz ist man
im Gesprach, in unregelmaBigen Abstanden ge-
meinsame Theaterbesuche nach Vorbild des Wie-
ner Schwestervereins “Neues Wiener Theater” zu
unternehmen. Und Osman Gohrisi, der Amir verkor-
perte, ist bereits mit einer neuen ldee an das Produk-
tionsteam herangetreten: Er mdchte seine Lebens-
geschichte als Alternate-Reality-Soap via Instagram
und YouTube “auf die BUhne bringen” und sie so ei-
nem neuen Publikum prasentieren —Jugendlichen in
Oberoésterreich mit und ohne Fluchterfahrung.

Coming Up

Stefanie Sourial

irreality.tv

Mirjam Sogner

the que_ring drama project
Nesterval

Tania El Khoury

Roland Rauschmeier

Elisabeth Bakambamba Tambwe

brut-wien.at

on Stage

So0t/Zeyringer
hannsjana

Theater im Bahnhof
Navaridas/Deutinger
Alix Eynaudi

w Stadt
Fotografie: Robert Swierczyriski Wien | e



Ein Theater
fur die

Als die Regierung die Theaterleitung im Juli dieses Jahres an-
wies, die verbliebene Einrichtung in einem Ausweichstand-
ort unterzubringen, drohte der Abriss. Die Allianz besetzte
die Theatergebaude. Durch einen gewaltsamen Polizeiein-
satz, bei dem auch ein Sprecher der Besetzer_innen kurz-
fristig festgehalten wurde, eskalierte zeitweilig der Konflikt.
Eine Blockade des Gelandes durch die Polizei wurde jedoch
nach einer spontanen Gegendemonstration wieder abbe-
rufen. Kinstler_innen aus dem In- und Ausland bekunden
seitdem vor Ort in einem permanenten ,Festival zum Schutz
des Theaters" ihre Solidaritat mit den Besetzer_innen.

Das geplante Bauprojekt, fur welches das danische Archi-
tekturunternehmen Bjarke Ingels Group (BIG) ohne trans-
parentes Verfahren den Zuschlag erhalten hat, soll zudem
im Rahmen einer Public-Private-Partnership (PPP) realisiert
werden. Besetzer_innen, Opposition und regierungskritische

Medien werfen der Regierung Intransparenz, Korruption,

Lindita Komani

mogliche Geldwasche und den Ausverkauf 6ffentlichen Ei-
gentums vor. Die Regierung hat im Parlament eigens fur die-
ses Projekt ein Gesetz durchgebracht, das den Verkauf von
offentlichem Grund an private Interessenten ermaoglichen
soll. Staatsprasident Ilir Meta hat mehrfach seine Unterschrift
unter dieses ,Sondergesetz” verweigert.

Aufgrund der schleppenden Umsetzung einer Justizre-
form verfugt Albanien derzeit Uber kein handlungsfahiges
Verfassungsgericht, das Uber die RechtmaBigkeit einer sol-
chen Anlassgesetzgebung urteilen kénnte. Das Nationalthe-
ater in Tirana ist somit zu einer Nagelprobe fur die junge
Demokratie des Landes (besonders im Hinblick auf den
geplanten Beitritt zur Europaischen Union 2025) und zum
Kristallisationspunkt einer entstehenden Zivilgesellschaft
geworden.

Sabine Mitterecker sprach mit der Aktivistin Lindita Ko-

mani.
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Der Erfolg der Proteste zum Schutz des Theaters kdnnte
wahrhaftig zu einem Neubeginn eines eigentlich zivilge-
sellschaftlichen Engagements in Albanien beitragen. Das
ware ein Grundstein fur den Aufbau einer meinungsfreien,
buUrgerorientierten und tatkraftigen Zivilgesellschaft, die es
in Albanien leider in dieser Form noch nicht gibt.

Die ironischerweise ,sozialistisch* genannte Regierung
Albaniens [unter Ministerprasident Edi Rama, der von 2000
bis 2011 BUrgermeister in Tirana war, Anm.] hat seit Beginn
der Proteste vor mehr als einem Jahr mehrere Versuche
unternommen, sich gegen das offentliche Interesse, das
Theater zu erhalten, durchzusetzen. Dabei hat sie alles in
ihrer Macht Stehende getan, unabhangige und engagierte
Persénlichkeiten im Rahmen der Theaterproteste zu kom-
promittieren und zu diskreditieren. In manchen Fallen war
sie erfolgreich. Die Zentralregierung und der BlUrgermeister
von Tirana vergaben Projekte an bestimmte Kunstler_innen,
um sie gegen ihre Kolleg_innen und gegen die Proteste in
Stellung zu bringen. Die Proteste zu stoppen ist jedoch nicht

gelungen.

Premierminister Rama und der sozialistische BUrgermeister
Erion Veliaj beharren weiter darauf, dass das Projekt Abriss
des alten Nationaltheaters — Aufbau einer Wohnhausanlage
mit neuen Veranstaltungsraumlichkeiten durchgesetzt wird.
Vor wenigen Wochen gab es erneut eine Ausschreibung mit
Frist 19. September — die eingereichten Projektideen sollen
in den nachsten Wochen ausgewertet werden. Die Allianz
ist skeptisch.

Dennoch ist die Stimmung in der Allianz insgesamt gut
und getragen von der Hoffnung und Uberzeugung, dass die
Proteste erfolgreich sein werden. Kurzlich meldete sich der
italienische Botschafter Cutillo zu Wort und mahnte, dass
jede Entscheidung um das Nationaltheater Uber ein breite

UnterstUtzung in der Bevolkerung verfugen sollte, da es fur

solche Entscheidungen kein Zurtdck mehr gibt und das kol-
lektive Gedachtnis, das in den historischen Gebauden sitzt,
ansonsten vernichtet wurde.

Das kurzfristig im August und September organisierte
Festival zum Schutz des Theaters, an dem zahlreiche alba-
nische Kunstler_innen, auch solche, die im Ausland leben,
und sich solidarisch erklarende internationale Gaste teilge-
nommen haben, war eine gute Plattform, um Aufmerksam-
keit zu erregen und bei den Themen Denkmalschutz [Edi
Rama hatte in seiner Zeit als Burgermeister von Tirana den
Denkmalschutz des Theaters aufgehoben, Anm.] und ziviles
Engagement die Offentlichkeit zu sensibilisieren.

UnterstUtzung ist insbesondere aus Osterreich, Deutsch-
land, dem Kosovo und ltalien gekommen. Albanische
KUnstler_innen, die emigriert sind, haben im Rahmen des
Festivals inre UnterstUtzung und Solidaritat zum Ausdruck
gebracht. Theaterstlcke wurden ehrenamtlich auf die BUh-
ne gebracht, Installationen und Lesungen und zahlreiche
Podiumsdiskussionen organisiert.

Es gibt noch keinen offiziellen Plan fur das Ersatztheater.
Was die Offentlichkeit gesehen hat, ist der Plan des dani-
schen Architekten Bjarke Ingels aus dem Jahr 2018 sowie
die Reaktionen der Gegner_innen dieses Plans. Anstelle des
Nationaltheaters sollen auf einer Flache von 8.000m? Hoch-
hauser mit bis zu 21 Stockwerken errichtet werden.

Albanien hat schwerwiegende Probleme — unkontrollierbare
Korruption, gefahrdete Meinungsfreiheit, eine sehr schwa-
che Wirtschaft, keinerlei Zukunftsperspektiven fur die Ju-
gend, fehlende freie Wahlen — das alles zusammmengenom-
men gefahrdet naturlich die Stabilitat des Landes.

Das Nationaltheater steht da als Symbol fur eine lange
Resistenz gegen die Aneignung von 6ffentlichem Grund im
Namen von korrupten privaten Interessen und gegen die
intransparenten Methoden der Regierung. Wenn das nicht
gestoppt wird, ist die Demokratie ernsthaft in Gefahr.



Halt die Zusage des Oppositionspolitikers Lulzim Basha,
das Theater zu erhalten? Wie sollte es eurer Meinung nach
finanziert werden und Gberhaupt mit dem Theater wei-
tergehen?

Der derzeitige Oppositionspolitiker hat mit der Allianz zum
Schutz des Theaters auf der Buhne des Nationaltheaters
einen Vertrag unterzeichnet, in dem die Opposition sich
verpflichtet, das Theater vor dem Abriss zu schutzen. Es ist
davon auszugehen, dass er sich an diesen Vertrag halten
wird, weil ansonsten sein Image als Politiker mit Handschlag-
qualitat auf dem Spiel steht und die Proteste ungebrochen
weitergehen.

Man muss sich auch vor Augen fuhren, dass der Abriss
des Nationaltheaters nicht erst seit Kurzem im Raum steht,
sondern bereits vor 20 Jahren Thema war. Jedes Mal, wenn
die Regierung den Abriss vornehmen wollte, ist heftig pro-
testiert worden.

Laut Einschatzung von Architekt_innen reichten etwa 4
Millionen Euro, um das Gebaude vollstandig zu renovieren.
Eine immer wieder diskutierte Idee ist, eine unabhangige
Stiftung zu grunden, die das Nationaltheater als unabhan-
gige Institution fuhrt — finanziert aus Mitteln der offentlichen

Hand und mit Privatspenden.

Sabine Mitterecker

Nationaltheater Tirana

Lindita Komani lebt als Autorin und
Ubersetzerin in Tirana und ist Mitglied
des Blindnisses zum Schutz des Theaters.
Sie hat in Graz Wirtschaftswissenschaft
studiert. Mit Texten in der taz und fur
Deutschlandradio Kultur ist sie eine der
wichtigsten Stimmen der Besetzer_

innen im deutschsprachigen Raum.

019 panorama



e — . e =<
== g’-_* — —.:.;'=rq - - - = x . SR Ny — - - e
e e i C : B AN — e
e - i . - AV — e —
= —— e S — : . SN G S = —- —
ay T— a= i = i # — —
—=— = e e ——— @“*ﬁ 2 - - e
—— i — T —
— - . % ] . /? poe ——
e - e -
=4 : Made Irl-"m;?itﬂa ' '
- --gl e A «t a3 a = — L
S ; N ok -
e e - OCT
e =l S

- —-— b # i



- Prague Quadrennial of
Performance Design and Space

Vero Schurr / Lisa Uberbacher

Y s

Kennen Sie die PQ? PQ steht fur Prague Quadrennial of Per-
formance Design and Space und ging im Juni dieses Jahres
bereits zum 14. Mal Uber die BUhne, unter anderem in der ver-
mutlich weltschdnsten, 1891 erbauten Messehalle, in direkter
Nachbarschaft zum Stromovka-Park. Obwohl gewissermafen
gleich nebenan, ist die PQ in der osterreichischen Theatersze-
ne noch nicht wirklich angekommen und wird auch in ihrer
kunstlerischen Relevanz offenkundig unterschatzt. Dabei gab
es in diesem Jahr erneut einen osterreichischen Beitrag, dieses
Mal kuratiert und organisiert von den zwei Innsbrucker Theater-
macherinnen Vero Schurr und Lisa Uberbacher, an dem sechs
osterreichische und vier auswartige Kunstler_innen (u.a. Martin
Fritz und die Verfasserin dieses Beitrags) mitwirkten, die vorran-
gig fur die freie Theaterszene arbeiten. Grund genug also, hier
nicht nur das Konzept dieser Prasentation vorzustellen, sondern
auch bei Lisa Uberbacher und Vero Schirr nachzufragen, was
sie dazu bewogen hat, das eigene Herkunftsland bei einem in-
ternationalen Theaterkunstfestival zu vertreten.



L.U. Eigentlich durch Zufall, wahrend meiner Studienzeit
in London. Ich habe dort von 2002 bis 2005 BUhnen- und
KostUmbild studiert. Vier Studienkolleg_innen, die alle aus
Asien kamen, sind damals zu viert fur eine Woche dorthin
gefahren. Das hat mich neugierig gemacht. Ich konnte lei-
der so spontan nicht mit, aber fur mich war schnell klar, das
nachste Mal muss ich da ebenfalls hin. Vier Jahre spater bin
ich dann zusammen mit einer ehemaligen Studienkollegin
erstmals zur PQ, und wir waren einfach Uberwaltigt. Damals
fand die PQ, so wie in diesem Jahr auch, im Industrial Palace
statt, und alleine das Gebaude ist ja schon unglaublich be-
eindruckend. Wieder vier Jahre spater habe ich dann einer
Kollegin aus Deutschland vorgeschwarmt und wir sind direkt
von Hamburg mit dem Zug nach Prag und schnurstracks,
ohne uns vorher schlau zu machen, zum Industrial Palace
gefahren. Nur war der damals abgebrannt. Man musste da-
her auf einen 60er-Jahre-Plattenbau ganz in der Nahe aus-
weichen. Der Raum hatte zwar wenig Charme, dafur gab es
eine tolle Dachterrasse zum Feiern. Das letzte Mal wurde
dann die ganze Innenstadt bespielt. Die Lander haben da-
mals an den unterschiedlichsten Orten ausgestellt wie etwa
in Botschaften, Villen, Kulturforen, Museen. Ganz Prag war
also Theater. Das war einfach ganz grofBartig.

L.U. Als junge Theaterschaffende war ich naturlich bei
meinem ersten Besuch total neugierig, was oder wer fur
Osterreich ausstellt. Als ich den Beitrag endlich gefunden
hatte, war ich ziemlich enttduscht. Es war das zwar sehr
gut gebaute und auch imposante, aber sonst wenig auf-
regende Modell der Bregenzer SeebUhne, und das noch
dazu von einem englischen Buhnenbildner. Ich dachte mir
nur: Schade. Ich hatte gerne gesehen, was osterreichische
KUnstler_innen machen. Auch in der folgenden Ausgabe war
wieder nur Bregenz vertreten. Spater habe ich den Initiator,
Florian Kradolfer, damals Ausstattungsleiter der Bregenzer
Festspiele, gefragt, wie das sein kann. Seine Antwort war
ebenfalls erntchternd: ,\WeiBt du, es kimmert sich sonst
keiner drum, und auch ich habe dafur eigentlich gar keine
Kapazitaten. Also stellen wir zumindest ein Modell aus, das
es schon gibt, damit zumindest irgendwas da ist." Ich fand

es ja gut, dass zumindest er sich der Aufgabe angenommen

hatte, aber wundere mich bis heute: Wieso ist die PQ nicht
weiter bekannt und wieso engagiert sich sonst keine_r? Ich
weil3 nicht wirklich, woran es liegt, ich kann es nur vermuten.
Die PQ selbst macht namlich international wenig Werbung.
Sie kénnten ja Miniflyer und Plakate an Theater und Hoch-
schulen schicken, das wurde schon helfen. Hinzu kommt: In
Osterreich gibt es keine eigene Buhnenbildnervereinigung.
Deutschland hat etwa den Bund der Szenografen, wo man
Mitglied werden kann. Die kommunizieren sowas. Vor vier
Jahren habe ich deswegen auch beim deutschen Beitrag
mitgearbeitet, weil der Bund der Szenografen seinen Beitrag
damals fur alle Theaterschaffenden an deutschen Buhnen
geoffnet hatte.

V.S. Ich war vor einigen Jahren eingeladen, einen Vortrag bei
einem der PQ-Symposien zu halten. Die damalige PQ-Direk-
torin Daniela Pafizkova hat mich dann gebeten, einen oster-
reichischen Beitrag zu kuratieren. Das war ein paar Monate
vor der PQ 2015; extrem knapp, Budget nicht vorhanden,
aber ich habe es trotzdem gemacht. Ich wollte dann meine
Erlebnisse bei der PQ, die Méglichkeiten und den Austausch
auch anderen ermadglichen. Ganz allgemein bin ich davon
Uberzeugt, dass ein Austausch zwischen Landern und Kul-
turen wichtig ist, weil man sich gegenseitig verstehen lernt.
Ich sehe es als Verantwortung aller Kunst- und Kulturschaf-
fenden, dazu beizutragen, positive Zukunftsszenarien zu
kreieren.

L.U. FUr mich als BUhnen- und Kostumbildnerin ist die PQ
eine Wahnsinnsbereicherung. Da gibt es so viel Input, und
es bieten sich einfach tolle Méglichkeiten, um sich unter
Gleichgesinnten und mit Kolleg_innen auszutauschen. Zu-
dem lernt man wahnsinnig viel. Wie kénnte ich sonst hier in
Europa erfahren, wie etwa in Brasilien Theater gemacht wird.
Das ist nur moglich, weil sich sehr viele Lander aus der gan-
zen Welt teilweise enorm viel Arbeit machen, um sich und ihr
Schaffen in Prag zu prasentieren, ob nun im Pavillon, im Ka-
talog oder in Performances. Gerade Osterreich ist ja in einer
einzigartigen Situation. Wir haben eine Vielzahl von Theatern
und Institutionen, und wir bekommen Subventionen, auch
wenn sie in der freien Szene nicht Uppig sind. Daher sollten
wir bei so einer Veranstaltung unbedingt vertreten sein. Ich
finde, wir durfen nicht nur nutzen und geniefRen, wir mussen

und sollten auch unseren Beitrag leisten.
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L.U. Unser Ansatz war eine Bestandsaufnahme: Wie stehen
wir zu Osterreich, wie ésterreichisch fuhlen wir uns, wie se-
hen auBenstehende Kunstler_innen Osterreich. Ich denke,
unser Konzept reflektiert letztlich auch unsere Unterschied-
lichkeit. Vero Schurr macht sehr viel freie Theaterprojekte
und arbeitet viel crossover. Ich hingegen bin doch eher im
traditionellen Theater verhaftet. Ich hatte mich konzeptio-
nell wahrscheinlich nur an Theaterschaffende gerichtet, Vero
wollte auch andere Kunstschaffende miteinbeziehen. Aber
nachdem Buhnenbildner_in ein offener Beruf ist und immer
wieder auch andere Kunstschaffende Buhnenbilder entwi-
ckeln, ist das durchaus stimmig.

V.S. Unglaublich viele. Ganz konkret aber auch, dass es wert
ist weiterzumachen, dass es mit jeder Edition ein bisschen
besser wird, ein bisschen leichter und dass wir doch wieder
viele Leute erreicht haben. Und dass es noch viel Potenzial
gibt, die dsterreichische Theater-, Kunst- und Kulturland-
schaft international zu vernetzen und bekannt zu machen.

L.U. Ich gehe jetzt mal davon aus, dass 90 Prozent des Pub-
likums der PQ Theatermacher_innen sind. Und ganz ehrlich:
Ich fand es erschreckend, dass solche Menschen im Kontext
einer Buhnenbild- und Szenografie-Ausstellung hauptsach-
lich an Knodel, Kaiserschmarrn, Hitler und Mozart denken,
wenn man sie spontan zu Osterreich befragt. Ist ja erfreu-
lich, dass unser Essen auch Uber die Grenzen hinaus derart
bekannt ist und anscheinend auch schmeckt, aber dass nur
eine_r Jelinek hinschreibt und nur eine_r die SeebuUhne in
Bregenz, das hat mich schon irritiert. Aber na ja, wir machen
auch nicht weltweite Gastspiele, wie z. B. die VolksbuUhne
in Berlin. Wir bieten zu einem deutschsprachigen Stlck
selten englische Ubertitel mit an und unsere Ensembles
sind schon noch sehr homogen, bilden nicht die vielfaltige
Gesellschaft Osterreichs von heute ab. Wir werden offenbar
mehr und mehr zu einer Insel, das ist nicht gut. Der nachste
Schritt ware nun, wie kdnnen wir das andern? Ich finde, wir
sollten uns endlich alle zusammentun, so wie die Buhnen-
bildner_innen, Schauspieler_innen und Regisseur_innen in
Deutschland. Denn wir sind viele. Das ware eigentlich schon
ein toller Slogan ...

Collage Made in Austria © V

Foto ©
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MADE IN AUSTRIA.

auf der PQ 2019

Ein Ping-Pong-Tisch mit zwei rot-weifl-
roten Grenzbalken mittendurch, der ein
Niemandsland eroffnete, in dem sich die
Besucher_innen vor einer mechanischen
Schreibmaschine niederlassen konnten, um
auf einer Rolle Endlospapier ihre Eindrtcke
oder spontanen Assoziationen zu Oster-
reich hinzuklopfen: So prasentierte sich der
diesjahrige Osterreichbeitrag auf der Prag
Quadriennale. Ins rechte und linke Spielfeld
wurden dabei taglich wechselnd Objekte von
Kunstschaffenden gestellt, die sich ebenfalls
schon mit diesem Thema beschaftigt hatten,
wenn auch von unterschiedlichen Stand-
punkten aus. Denn die eine Seite repra-
sentierte jeweils die Eigensicht, die andere
die Fremdsicht. Es standen sich also immer
jeweils Objekte von &sterreichischen und
nicht-osterreichischen Kunstschaffenden
gegenuUber: Ein vermeintlich klares Made in
Austria von Katharina Ganner, Iris Jager, Mat-
thias Krinzinger, Julia Neuhold, Mari Kern,
Barbara Connert McDonaugh und ein Made
in Austria mit Fragenzeichen, geschaffen von
den Kunstler_innen IRIS-A-MAZ, Bethany
Hart, Nina Alexandra Stillmark und Manu-
ela Geisler, Simona Rybakova. Dazwischen
eben dieser schmale Streifen Reflexions- und
Schreibraum fur die Besucher_innen und fur
zwei Writers in Residence, die sich jeweils
fUr mehrere Tage vis-a-vis an die andere
Langsseite des Tisches setzten. Sei es, um
dort ebenfalls zu schreiben, oder um immer
mal wieder bei der mechanischen Schreib-
maschine nach dem Rechten zu sehen und
etwa das Farbband neu einzuspannen, weil
so gut wie niemand mehr damit umgehen
konnte, nur um dann spater am Tag das ei-
gene Geschriebene zu performen oder zu
prasentieren. Folgend hierzu ein Text meines
Writer-in-Residence-Kollegen Martin Fritz.
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Sie arbeitet ja immer mit der Uberforderung, die
Biennale in Venedig. Auch 2019. Sehr viele Perspek-
tiven von Kunstler_innen, sehr viele Kunstwerke und
Objekte, sehr viele verschiedene Orte. Was war die-
ses Jahr neu —oder anders? Es war die Ruckkehr der
Kdnstler_innen. Wurde jahrelang vornehmlich die
Leistung der Kuratorin oder des Kurators kommen-
tiert, war dies in diesem Jahr kein groBes Thema. Es
wurde Uber die einzelnen Arbeiten gesprochen und
reflektiert, nicht Uber das Thema oder Motto oder die
Besonderheit der Auswahl der Kunstler_innen und
und deren Werke. Das war erfrischend und brach-
te die Besucher_innen wieder zurlck zum Eigent-
lichen: Der Aufmerksambkeit fur die Werke. Der Name
des Kurators — kaum Gegenstand der Diskussion.

An beiden Grofstandorten — den Giardini und
dem Arsenale — waren die Kunstler_innen doppelt
vertreten. So konnte man alle Kunstler_innen in ver-
schiedenen Kontexten erleben —und in verschiede-
nen Formaten. Wiedererkennung, Uberraschung,
Einpragsamkeit waren logische Konsequenzen —
man erinnerte sich an Werke, erlebte Kunstler_in-
nen wieder.

Konsequent auch die Weiterentwicklung der Bil-
denden Kunst hin zur Performance. Nachdem Anne
Imhof bei der letzten Biennale 2017 mit ihrer funf-
stundigen Brachialperformance den Gewinner-Pa-
villon bespielte, war es nun ein Frauenkollektiv aus
Litauen — Lina Lapelyte, Vaiva Grainyte and Rugile
Barzdziukaite — das in einem Seitengebaude der
Arsenale die achtstundige Strandoper Sun & Sea
(Marina) realisierte. Lange Schlangen am aufersten
Ende Venedigs, aber alle Besucher_innen verlieBen
das Haus mit einem glucklichen Lacheln. Ein wirk-
lich gelungenes Zusammenspiel aus Musik, Setting,
Inhalt, Ort und Spiel — die Zuschauer_innen haben
es genossen, und zu Recht wurde dieser Pavillon
ausgezeichnet.

Und statisch ging es auch sonst selten zu. Sehr
sehr viele Beitrage waren Performances, live zu er-
leben — oder oft als Film. Es gab sehr viele Erzahlun-
gen zu verfolgen, wobei nicht Schauspieler_innen,
sondern eben Performer_innen auftraten. Der isra-
elische Pavillon: Eine (Selbst-)Versuchsanordnung
Field Hospital X zum Mitspielen. Kunst als aktiv er-
lebte Therapie. Im Schweizer Pavillon eine unendlich

berUhrende, sehr grof3e Filminstalla-
tion Moving Backwards mit Perfor-
mer_innen wie z.B. Latifa Laabissi.
Der franzosische Pavillon — eine per-
formative Bewegung fur das Meer,
fur die Umwelt, endend in einem
Film Deep see blue surrounding you
/ Vois ce bleu profond te fondre. Die
performative Installation der beiden
chinesischen Kunstler Sun Yuan &
Peng Yu mit Can't Help Myself —ein
unermudlich Blut zusammenwi-
schender und tanzender Kuka-Arm,
gefangen in einem Plexiglas-Kubus.
Jederzeit ist es ihm moglich, auszu-
brechen. Wird er es tun?

Mein persénliches Highlight: der
australische Beitrag Assembly, eine
halbstundige Filmperformance auf
drei Leinwanden Uber Musik, Uber
Bewegungen - die des Korpers, die
der Menschen, in machtpolitisch
und historisch aufgeladenen archi-
tektonischen Umgebungen.

Die Biennale 2019 - in Bewegung.
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Kyiv drama theatre in Podil

The most notable and tragic figure in the history of Ukrain-
ian theatre is director Les' Kurbas. At the end of the first
decade of the XX century, he wrote about the “journey to
psychological Europe, and therefore, to yourself.” His days
were filled with art workshops, searching for new art forms
and experimental work. He worked with contemporary au-
thors and created timely and provocative productions that
uncovered the reality of the country. And, at the age of 50, he
and the playwright he closely worked with were brutally exe-
cuted. This story feels like it might be from another time, but
it happened less than 80 years ago. The tyranny of russifica-
tion was so powerful that in the 80s some provincial Ukrain-
ian theatre companies started to perform in Russian. That
is why, even after the collapse of the Soviet regime, Ukrain-
ian theatres oftentimes abandoned the renewed search for
self-identity in favour of profitability. The lack of civic con-
sciousness led to theatre repertoire stagnation in the 1990s
and in the first decade of the 2000s. While talented Ukrainian
playwrights and directors had no choice but to realize their
projects abroad (mostly, of course, in Russia), the Ukrainian
theatre scene almost wholly ignored contemporary drama.
The repertoire of that time mainly consisted of classic dra-
mas, western boulevard comedies and melodramas.

Now, we are the ones responsible for the future...

Since 2013, Ukraine went through a time of significant
changes: the revolution of dignity, the beginning of the war,
occupation, pro-Russia provocations, sanctions etc. As a re-
sult, Russian performers and theatres were prohibited by law
from entering Ukrainian territory. The entertainment indus-
try was suffering shortages of commmercial product without
its most notable and active dealer. Naturally, the demand for
local productions skyrocketed. When it comes to the movie
industry, the number of orders and projects rose significant-
ly. Ukrainian actors were highly sought-after. All people,who
had previously spent money on entertainment of Russian
origin could redirect those means to support Ukrainian thea-
tres. Suddenly, shows were sold out and venues fully booked.
In just a couple of years, ticket sales went from 30 % to 80 %,
95 % during the main season. Furthermore, the age range
of the audience expanded. However, with the increased in-
terest, the demands and expectations of the people rose
too, as their newly-found appetites couldn’t be satisfied by
the outdated repertoire and old forms of expression. Intense
competition between theatres now made a lot of sense and
was used as a foundation principle when it came to building
new development strategies.
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This revolution in Ukrainian theatre still attracts attention
from European representatives.

Various conventions are sending delegates to learn more
about Ukrainian theatre experience and offering their help.
For the new generation of theatre workers, it is crucial to
have an opportunity to study and intern in European thea-
tres. They become active participants in various scholarship
and exchange programs all around the world; getting in-
volved in global competitions, laboratories, local and Euro-
pean supported festivals. In turn, the same people go on to
become crisis managers for governmental theatres in Kyiv
and other regions. Due to this “rejuvenation,” contemporary
playwrights like Natalka Vorozhbit, Pavlo Arye, Vira Makoviy,
Kira Malinina, Tatiana Kitsenko, Dan and Yana Gumennyh,
Natalia Blok, Vitaliy Chenskiy and others, have had the op-
portunity to see their work be turned into full-blown pro-
ductions. Contemporary Ukrainian drama becomes a tool of
self-reflection and a way of continuously moving forward. It
offers new topics, characters, and broadens the genre spec-
trum. Audience members now have an opportunity to live
through an emotional experience. They go to the theatre
to vent their feelings, get support, and take a step towards
healing and an objective view of the situation. But theatre
also has the power to connect and reconcile people from
different regions of the country, start a dialogue between
nationalities, religions etc. Human rights, equality, personal
freedom, self-expression of an individual — those are the tit-
ular subjects of experimental theatre performances today.

Moreover, Ukrainian theatre festivals are not just exhibi-
tions of different unrelated pieces. They usually have a leit-
motif —a main idea that they want to project throughout all
elements of the event. Thereby, a play becomes more than
just a way of delivering the message. Some of the most fa-
mous Ukrainian festivals are: “Eastern ExPress,” “Dofa.fund”,
“CGOGOLFEST,” “ParedeFest,” “Moloko.”

Additionally, cooperation with the European Theatre
Convention, the European theatre network IETM, the
Goethe-Institut and the British Council supply vital resources

for further development and cormmunication.

Independent Theatre is solely created and supported by
the demand from audience members, who want to en-
gage in an honest conversation. It can be a political arena,
with high levels of sarcasm and self-irony. It can be a docu-
mentary-style theatre, which portrays intimate feelings of
people caught in the middle of recent historical events. The
audience for this kind of theatre is young. It is comprised of
people between the ages of 16 and 40.

On the other hand, there arises the question of existing
without any financial support from the government. These
theatres constitute giant structures, which cannot be sus-
tained by ticket sales only.

In today's Ukraine, there is virtually no way to copy the
methods of European project-based theatre. Lacking the
financial buffer leaves no opportunity for failure, so it is not
possible to do only one project at a time. That is precisely why
the independent theatre structure in Ukraine resembles the
traditional theatre so much. By continuously running more
successful projects, a theatre is creating a much-needed fi-
nancial safety net.

National theatres are struggling to maintain the quality
and the number of productions due to the limited funding
opportunities. Usually, the funding they receive from the
government is barely enough to cover the expenses for ac-
tors' salaries and utilities. Even when they receive additional
funding, it is minimal and gets taxed by 20 %. At the same
time, independent theatres are forced to live in constant
states of financial risk, without a permanent venue, rehearsal
space, or the ability to pay a set company of actors. All these
expenses, plus the value of the production and the budget
for the next project, must be covered by ticket sales. Despite
the existence of a set repertoire, employees in the independ-
ent theatre are paid on a project-to-project basis. The only
good Samaritan of Ukrainian independent theatres are the
Ukrainian Cultural Foundation and various European grants.
Unfortunately, this system only helps finance the first initial
performance, but not any of the consecutive performances.
Notwithstanding, as of 2019, 28 state theatres and more than
100 independent theatres have been registered in Kyiv.
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Wild Theatre is one of the most popular independent
theatres in Ukraine, founded in February 2016. They cre-
ate and perform acute-social pieces, contemporary plays
as well as different independent theatrical projects, per-
formance-biopics, and musicals. Provocation, action
and shock are the primary tools of their radical an
immersive theatre practice. They have already stag
more than 20 projects, assembled an ever-changi
cast of a total of 120 actors from various theatres and

played before a total audience of 60 tho*eop\e.
Performances are being staged at different 1oCations
each time, not only in theatres, but also in such pl S
zoos and night-clubs. Producer and founder — Eﬂ
Kravchenko. Artistic director - Maxym Holenko.

L

Misanthrope Theatre was founded in May 2015 by direc-
tor Ilya Moshchitsky and composer Dmitry Saratsky. This

theatre company includes young artists who work in olifw;r .

ferent art genres: actors, dancers, directors, circus artists:
The main features of Misanthrope theatre are: t.lge_lakgﬂi .
to play with different genres and the desirefo speak
about the present in the language of theatre. 'I"Pnre found-
ers are deeply convinced that art must be free j;md that
there is no room for compromises — neithqr,-’_with the
audience, the state, or with themselves. ,,Mli%anthrope“
proves that theatre can be both genuinely current and
contemporary. It can entertain, provoke, intrigue and
enlighten at the same time. ,Misanthrope" Theater cre-
ates performances, tries to avoid nonsense, praises in-
telligence, suffers from allergy to stupidity, does not see
sense to match any genre, format, market, expectations,
quite often reaches for a bottle, dances, dies everyday, is
in tears, says what it thinks, does not explain things that
are unclear, proves useful, intolerable, sharp, impatient,

4

PostPlayTheatre - this theatre represents what can be

but (!) it is also always open to a dialogue!

called real underground theatre. PostPlay is the first
critical theatre in Ukraine. Their projects are shining a
light on society's most ,uncomfortable” or painful topics.
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The most promising
representatives of Ukraine's
iIndependent scene
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Thus, we can see that Ukrainian theatre recently underwent
some foundational shifts. It broadened the offered variety of

productions and started incorporating new forms of expres-

sion by actively involving European theatre experience and
by accepting new trends and tendencies from all around the
world. Nevertheless, there are so many questions left unan-
swered, such as: questions of financial support, education
of new generations, implementation of new technologies,
etc. Besides, Ukraine is still in the middle of a huge political

upheaval. Sanctions against Russia are being relaxed every
day, which means that mass media is getting flooded by
Pro-Russian propaganda once again. It is now becoming
possible for Russian artists and theatres to come back to
Ukraine. And this begs the question: was there enough time
for Ukrainian theatre to become strong enough and per-
suade audiences of its value? It is only but a hope that the
inferiority complex will not come back into the picture. We
create the history here and now.

Kyiv Academic drama and comedy
theatre on the Left bank
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Misanthrope theatre



ImPulsTanz

Dionlere
konen
Newcomer

Das ImPulsTanz-Festival versammelte auch
heuer eine fast untuberblickbare Menge an
Auffuhrungen. Von 11. Juli bis 11. August wa-
ren ,Tanzpioniere, Ikonen und Newcomer*
angekindigt. Ein ob der Menge des Gebo-
tenen rein subjektiver Rickblick auf die dies-
jahrige Ausgabe des Tanz- und Performan-

ce-Festivals von Jurgen Bauer.

Seit Jahren schon zeigt ImPulsTanz ausge-
wahlte Arbeiten berUhmter Choreographin-
nen und Choreographen als Wiederaufnah-
men beziehungsweise Neueinstudierungen
und setzt dem Trend zur reinen Gegenwart
erfreulicherweise ein Verstandnis fur die
Geschichte der Kunstform entgegen. Auch
heuer waren die Tanzpioniere zahlreich ver-
treten. Der Altmeister Johann Kresnik zeigte,
kurz vor seinem plétzlichen Tod, ,Macbeth®,
ein immer noch junges, auf- und anregendes
Werk, ebenso blutrinstig wie witzig, politisch
wie allgemeingultig. Kresniks Gegenuber in
der Entwicklung des Nachkriegs-Tanzthea-
ters, Pina Bausch, war mit ,Masurco Fogo*
geladen. Das Tanztheater Wuppertal bewies
mit dieser ungewohnt geldsten Auffuhrung,
dass die Choreographien Bauschs auch Jahre
nach dem Tod der Meisterin nichts von ihrer
Faszination eingebuft haben.

Zu den |konen, sicherli u den Festivallieblingen, zahlt der
Belgier Michael Laub, der in ,Rolling” innerhalb von neunzig Minu-
ten 200 Filme auf die BUhne brachte, damit jedoch nicht ganz an
die Kraft friherer Festival-Werke anknupfen kon
Highlight dafur die Tetralogie ,Red Pieces" der danischen Choreo-

in wahres

graphin Mette Ingvartsen, die in Akademie- und Volkstheater ein
zeitgenossisches Bild von Sexualitat und Pornographie zeichnete.
Steven Cohen — Sudafrikas bedeutendster queerer Performance-
kUnstler — berUhrte mit ,put your heart under your feet .. and walk!"
nur teilweise, zu sehr Uberwog der bedeutungsschwangere Hang
zum Pathos.

Zu den Highlights bei den Newcomern zahlten sicher Mira Kan-
dathil und Annina Machaz, die in ,Ask the oracle” einen herrlich
Uberdrehten Spal? mit Mythen und (weiblichen) Koérperbildern trie-
ben. Koérperbilder standen auch bei Maria Metsalu im Mittelpunkt,

hier jedoch blutig-ernst und verstorend: ,Mademoiselle x*“ war ein

ungewohnt unironischer Festival-Beitrag.

Auch die ésterreichische Szene war mit Pionieren, Ilkonen und
Newcomern stark vertreten. Akemi Takeya etwa zeigte unter dem
Titel ,ZZremix" eine Neufassung ihres vor mehr als eineinhalb
Jahrzehnten entstandenen, vom menschlichen Atem beeinfluss-
ten Werks. Doris Uhlich wiederum war mit der brandneuen Arbeit
JJank" zu erleben, Elio Gervasi — Urgestein der freien Tanzszene —
brachte ,The Choreographic Engine” auf die Buhne und lan Kaler
bot Planningtorock zu musikalisch-tanzerischen Duetten. Die Liste
lieBe sich sicher noch um zahlreiche Arbeiten erganzen; es gehort
aber zu den Starken eines Festivals wie ImPulsTanz, dass selbst der

professionelle Blick immer ein unvollstandiger bleibt.

panorama




Mag. Wolfgang Sturm © ¢

Es steht neben dem Anton-Benya-Park, aus dem vormittags
die Schulgruppen von ihren Ausfligen stromen, manche da-
von wohl auch, um sich eine der zahlreichen Produktionen
fur junges Publikum im Theater Akzent anzuschauen. Auf
der anderen Seite befindet sich das Bildungszentrum der Ar-
beiterkammer und die technisch-gewerbliche Abendschule.
Erste Hinweise auf den Ursprung dieses Theaters.

Erst wenn man an der Ecke zur Theresianumgasse steht
und auf das Eingangsportal des Theater Akzent mit seinen
Saulen schaut, mit der St.Elisabeth-Kirche im Rucken, wird
einem deutlich, dass es sich hier nicht einfach um ein wei-
teres Gebaude der Arbeiterkammer handelt. Man glaubt
kaum, dass dieses Theater erst seit 30 Jahren hier steht.
Nicht weil es gealtert wirkt, sondern eher wegen einer ge-
wissen historischen, aber auch plumpen Verspieltheit der
Architektur. Es erinnert an manche fur Wien so typische
Bauten, wie zum Beispiel die kleinen Stadtbader, die um
die Jahrhundertwende gebaut wurden. An 1989 wird man als
Passant_in, der/die das Theater Akzent nicht kennt, jedenfalls
kaum denken. Zeitlos wirkt dieses Gebaude und deswegen

—so paradox es klingt — alt.
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30 Jahre jung ist das Theater Akzent nun dieses Jahr ge-
worden und doch muss mit diesem Jubildum auch gesagt
werden: Dass es das Theater Akzent schon 30 Jahre gibt,
ist keine Selbstverstandlichkeit. Anlasslich des Jubilaums
haben wir uns mit Wolfgang Sturm getroffen, um mit ihm
Uber die Geschichte, die Gegenwart und die Zukunft des
Theater Akzent zu plaudern. 2005, als er das Haus Ubernahm,
stand es kurz vor seiner SchlieBung. Es stand zur Debatte,
das Programm auf maximal 100 Veranstaltungen pro Jahr
zu reduzieren. Mit einem kleinen Team und viel Arbeit ist es
dem heutigen Direktor des Hauses dann doch gelungen, das
Theater Akzent finanziell wieder gut aufzustellen und einen
fast fUr das ganze Jahr durchprogrammierten Spielplan zu
garantieren.

Gefuhrt wird das Theater Akzent als gemeinnuUtziger Ver-
ein, der im Wesentlichen autonom agiert, und im Vorstand
mit der Arbeiterkammer eng verflochten ist. Das Haus selbst
ist im Besitz der Arbeiterkammer, weswegen keine Mietkos-
ten anfallen. Von den ungefahr 2,5 Mio. Euro Budget pro Jahr,
die das Theater Akzent verwaltet, erwirtschaftet es ca. 75 % ei-
genhandig durch Ticketeinnahmen, Einnahmenteilung und
Vermietungen. 22 % des Budgets kommmen von der Arbeiter-
kammer und der Rest wird von der Stadt Wien beigesteuert.

Der grofBe finanzielle Eigenanteil bringt die Notwendig-
keit einer hohen Auslastung mit sich — es werden im Jahr
Uber 330 AuffUhrungen gezeigt — und damit auch anderwei-
tige Einschrankungen. Mit den 450 Platzen und der Bauwei-
se der BUhne zahlt das Theater Akzent zu den sogenannten
Volltheatern

Volltheater

© Bruno Klomfar



Dieser strukturelle Umstand fuhrt dazu, dass das Theater
Akzent pro Jahr nur eine Eigenproduktion veranstalten kann.
Durch den hohe Eigenfinanzierungsanteil ist auch die Risi-
kobereitschaft eher gering. Wer im Theater Akzent Produk-
tionen zeigen will, sollte es schaffen, die 450 Sitze auch zu
fullen. Ansonsten grundet sich die Eigenfinanzierung des
Hauses auf Mieteinnahmen. Offizielle Angaben zu den Miet-
preisen und Koproduktionsbedingungen im Theater Akzent
gibt es, wie bei fast allen AuffUhrungshausern in Wien, keine.
Es ist aber relativ einfach, sich mit Wolfgang Sturm direkt
in Verbindung zu setzen und sich Auskunft geben zu las-
sen. Obwohl ob der GréRe der Spielstatte und ob des hohen
Auslastungsdrucks gesagt werden kann, dass das Theater
Akzent fur kleinere Gruppen aus der freien Szene wohl als
Spielort eher nicht in Frage kommt.

GCebaut und gegrundet wurde das Theater Akzent von
der Arbeiterkammer. So erklart sich auch die Kuriositat, dass
ein Theaterhaus auf der Homepage der Arbeiterkammer als
Beratungszentrum gefuhrt wird. Vielleicht hatte die Arbei-
terkammer Wien Ende der 80er Jahre aber auch einen Hang
zum Kuriosen; immerhin ist sie die einzige Arbeiterkammer
in Osterreich, die sich ein eigenes Theater leisten wollte und
konnte.

Eine andere Zeit muss das tatsachlich gewesen sein. Um
einen Spendenzuckerlprestigebau handelt es sich bei die-
sem Gebaude auf jeden Fall nicht. Im ersten Paragraphen
des Arbeiterkammergesetzes, der auch als einziger Satz zur
Beschreibung des Theater Akzent auf der Homepage der
Arbeiterkammer steht, ist Folgendes zu lesen:

Ende der 80er Jahre war die Situation fur die Kunst und
Kultur nicht nur finanzpolitisch gesehen eine andere. Zwar
war woh!l mehr Geld vorhanden, bzw. war anscheinend die
Bereitschaft groRer, sich fur Kunst und Kultur einzusetzen
und sich zu einer konstruktiven Politik in ihrem Sinne zu be-
kennen, aber gleichzeitig gab es laut Wolfgang Sturm einen
Mangel an niederschwelligen Angeboten.

Speziell fur die Arbeitnehmer_innen waren BerUhrungs-
angste mit der sogenannten Hochkultur grof3.

Der Zugang zur Hochkultur war aufgrund des sozialen
Gefalles zwischen der Arbeiterschaft und dem Burgertum
fur jene zur Grundungszeit des Theater Akzent einfach noch
schwerer, erinnert sich Wolfgang Sturm. Um eben diese kul-
turelle Barriere einzuebnen, wurde das Theater Akzent von
der Arbeiterkammer ins Leben gerufen. ,Man wollte ein The-
ater haben, wo man einfach gekleidet hingehen kann, wo
man billigere Karten bekommt und wo es ein Angebot fur
die ganze Familie gibt."

Dass sich der Klassenbegriff und seine Signifikate in ei-
nem Auflésungsprozess befinden, lasst sich am Beispiel des
Theater Akzent ganz gut beobachten. Auf die Frage hin, wie
es sich mit der Niederschwelligkeit heute verhalt und auch
welches Publikum das Theater Akzent denn in diesen Ta-
gen Uberhaupt anspricht, antwortet Wolfgang Sturm mit
einem Vergleich: das Theater Akzent sei wie ein Gemischt-
warenhandel. Das Publikum genauso wie das Programm sei
absolut divers. Es lasse sich nicht mehr einer spezifischen
Cruppe zuordnen. Eindeutig reprasentierbar seien deswe-
gen nur noch die, die in den Nischen existieren.

kulturellen Interessen der Arbeitnehmer und

Arbeitnehmerinnen zu vertreten und zu férdern



In Anbetracht des Grundungsgedankens des Theater Akzent
vor 30 Jahren ware es daher wohl auch an der Zeit, dartber
nachzudenken, was denn heute unter dem Wort ,Nieder-
schwelligkeit" verstanden werden kdnnte, und diesen Ansatz
neu zu definieren. In der Politik ist diese Unmadglichkeit der
Reprasentation schon lange deutlich sichtbar, flichtet man
sich dort doch allzu gerne in inhaltslose Phrasen. ,Kultur far
alle" war auch einmal so ein beliebter Slogan. Sollte das aber
bedeuten, dass Kunst und Kultur sich dem Kommerz unter-
werfen und zum Spektakel werden mussen? Vielleicht ist die
Unterscheidung zwischen Hochkultur und kommerzieller
Massenkultur ohnehin hinfallig. FGhrt man sich die Produkti-
onen der Bundestheater, diverser Festivals und Festspiele zu
Gemute, wird man den Eindruck nicht los, dass es in diesem
Segment eigentlich nur mehr SpektakelbUhnen gibt. Kultur
als Konsumgut. Aber wie soll es auch anders gehen, wenn
man schwarze Zahlen schreiben muss?

Gerade die Grof3e des Baus macht auch die Schwie-
rigkeit aus, das Theater Akzent zu fUuhren und dem Grun-
dungsanspruch gerecht zu werden. Es zahlt — wie anfangs
schon erwahnt — zu den sogenannten Volltheatern, zu de-
nen auch das Burg- und das Volkstheater gehoéren. Hinter
der Entscheidung, eine grof3e ,klassische" BUhne zu bauen,
stand naturlich ein pragmatischer Gedanke. Die Arbeiter-
kammer wollte in Wien einen Raum schaffen, in dem sich
die Auszubildenden aus den vielen Schauspielschulen und
Opernklassen ausprobieren kbnnen — mit professioneller
Ausstattung und allem was dazugehort. Auch heute wird das
Theater Akzent weiterhin so genutzt. Von Mai bis Juni wird
die BUuhne hauptsachlich fur Vorstellungen von verschiede-
nen Abschlussklassen bespielt, wie zum Beispiel dieses Jahr
von der Opernklasse des MUK oder auch vom Performing
Center Austria.

Aber: ein Volltheater zu betreiben kostet entsprechend
viel Geld: ,Gebaut wie das Ronacher, aber von der Stadt Wien

gefordert wie eine freie Gruppe”, sagt Wolfgang Sturm und

kann dabei noch lachen. Naturlich ist bei solchen Gegeben-
heiten eine gewisse kommerzielle Ausrichtung notwendig.
Auf die Frage, was er sich denn fur die Zukunft wlnschen
wurde, antwortete Wolfgang Sturm dementsprechend:
Budgetar besser ausgestattet zu sein, um mehr Eigenpro-
duktionen veranstalten zu kénnen, und auch um mehr so-
zialkritische Stucke in den Spielplan aufnehmen zu kdnnen.

Mit einem starken Fokus auf Theaterproduktionen fur
Kinder und Jugendliche, die nicht blof3 rein padagogisch
sind, und Theaterproduktionen in anderen Sprachen fallt
das Theater Akzent aber sicher positiv aus dem Rahmen
und setzt auf jeden Fall Akzente. Denn die groéRte Hurde
zur Hochkultur ist heute fur viele Menschen sicherlich nicht
mehr nur eine Frage der Klasse. Damit aber ,Kultur fur alle*
nicht nur ein weiterer Slogan bleibt und in Wirklichkeit blo3
bedeutet: ,staatlich subventionierte Unterhaltung fur alle”,
bedarf es heute genauso wie damals einer Vision; eben einer
vergleichbaren derjenigen, die zur Grundung des Theater
Akzent gefuhrt hat.

Am 26. September feierte das Theater Akzent sein 30-jah-
riges Jubilaum und war dabei kein bisschen leise. Das Team
der IGFT gratuliert herzlich!
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1989 in Salzburg gegrundet, feiert die
editta braun company (e b c) in diesem
Jahr ihren dreiBigsten Geburtstag. Drei
Jahrzehnte klinstlerischer Arbeit: kraft-
und phantasievoll, frei, kreativ und kri-
tisch, entschleden mternatlonal und
= unabrhangl-g von anen Moden
g 35 abendfullenddI Produktlonen-—-‘rﬁn—- o
: Kurzstucke 6 Flrme 513 Gastspiele in 32
£ M .Landern vor zahlrelchem Publikum - und
T . rem Buch, veroffentllcht vor zehn Jahren
zum_z1v_van2|gsten Geburtstag: Das ist
| g - die Bilanz eines kontinuierlich-beharrli-
. Waea . chen kunstlerischen Schaffens und der
: scheinbar unerschépflichen Kreativitat
der Choreografin und Regisseurin Edit-
ta Braun.



Editta Braun © Bettina Frenel




2014 wurde sie daflir mit dem GroBen
Preis fir Kunst und Kultur der Stadt Salz-
burg ausgezeichnet. Drei Jahre spater
folgte der GroBBe Kunstpreis des Landes
Salzburg, der Editta Braun als eine Klinst-
lerin honoriert, die ,mit konsequenter Ar-
beit viele Jahre hindurch die Tanz- und
Theaterszene Salzburgs gepragt hat,
immer noch pragt und tber die Landes-
grenzen hinaus wirkt®“.

Mit ihrem auBergewodhnlich expressi-
ven und theatralischen Stil, der seit 2002
immer wieder auch das Wort in die Tanz-
produktionen einbindet, hat die e b ¢
die Entwicklung des zeitgendssischen
Tanzes in Osterreich entscheidend mit-
gepragt und rasch internationales Anse-
hen erlangt. Hervorgegangen aus dem
von Editta Braun und Beda Percht 1982
gegrundeten Kunstlerkollektiv Vorgange,
entwickelte die e b ¢ die auBergewdhnli-
che, aufsehenerregende und frih in Paris
ausgezeichnete Form des Bewegungsthe-
aters bis heute in ihrer Luvos-Reihe mit
bislang sechs Stlcken weiter. Mit dem Auf-
bau eines eigens auf dieses Bewegungs-
repertoire spezialisierten Luvos-Ensembles
widmete sich die Company der Erfor-
schung der Asthetik eines rein weiblichen
Korpertheaters und Uberschritt damit die
Grenzen des konventionellen zeitgends-
sischen Tanzes und Tanztheaters. Selbst
in dieser eher formalen Recherche setzen
sich die Arbeiten der e b c aber immer
auch mit groBen Themen auseinander.

ebcz=.
30

Die vielleicht wichtigste Konstante
der e b c ist ein explizit politisch en-
gagierter Ansatz, der Tanz als ,eine
Moglichkeit sieht, die Welt zu erkun-
den und gesellschaftlichen Fragen
nachzugehen” (aus der Begrundung
der Jury zum GrofRen Kunstpreis des
Landes Salzburg 2017). Dieser Ansatz
schlagt sich nicht nur in der Wahl von
Themen wie Interkulturalitat, feminis-
tischen Fragestellungen, Gentechnik,
Okologie oder Krieg als Konstante der
Menschheitsgeschichte nieder. Er wirkt
auch unmittelbar auf die Art und Wei-
se, wie in der Kompanie miteinander
gearbeitet wird. Stucke wie Voyage a
Napoli, Luvos, vol. 2, manifest, Copper-
city, Kénig Artus, oder derzeit wohnhaft
in machten dies schon in der Wahl der
Themen deutlich.

Pragend ist fur die e b ¢ nicht zu-
letzt der interkulturelle Ansatz, der zu
sparten- und kulturenUbergreifender
Zusammenarbeit etwa mit Kunstler_in-
nen aus Indien, Agypten und dem Se-
negal gefuhrt hat. Diese Kooperation
beschrankt sich jedoch nicht auf die
Miteinbeziehung von Tanzer_innen aus
anderen Erdteilen. Vielmehr tritt die
e b cvon jeher in engagierten Dialog
mit anderen Kulturen und wagt es da-
fUr auch schon im Produktionsprozess,
die scheinbar sicheren heimatlichen
Gefilde zu verlassen und sich selbst
auf (in vieler Hinsicht) fremdes Terrain
zu begeben.

gift 03.2019 | panorama



Die Company als sich stets fortentwickelndes Team
internationaler Kunstler_innen unterschiedlicher
Disziplinen weist daneben weitere wichtige stilbil-
dende Konstanten auf:

Die Zusammenarbeit Editta Brauns mit dem
Komponisten Thierry Zaboitzeff reicht bereits bis
in das Jahr 1984 zuruck. Seit 1996 pragt die enge
Zusammenarbeit mit ihm die Asthetik der Com-
pany und ermoglicht die fur die e b ¢ so typische
Kommunikation zwischen Musik und theatralem,
bewegtem Bild.

Die Lichtdesigner Thomas Hinterberger und Pe-
ter Thalhamer schaffen seit vielen Jahren Licht- und
Farbraume, die fur das Funktionieren etwa der Lu-
vos-Stucke unabdingbar sind. Die dramaturgische
Begleitung durch Gerda Poschmann-Reichenau
geht Uber die ursprungliche Arbeit an den ver-
wendeten Texten, welche sie 2002 mit manifest zur
Company brachte, mittlerweile weit hinaus. Antje
Papke und Ulrike Hager sorgen schlieBlich im Ma-
nagement stets fur verlassliche Organisation.

Die 1958 in Vocklabruck geborene Editta Braun
erhielt schon als Kind Unterricht in Kunstturnen
und klassischem Ballett und wirkte nach dem
Studium der Germanistik und Sportwissenschaft
in Salzburg sowie der Tanz- und Schauspielausbil-
dung in New York und Paris anfangs oft selbst als
Tanzerin in den Produktionen der e b ¢ mit. Seit
2008 versteht sie ihre Rolle jedoch als Choreografin
und Regisseurin, als die einer Ermoglicherin fur ei-
nen kollektiven Prozess der Bewegungsrecherche,
fur welche sie den Rahmen vorgibt, an dem die
Performer_innen aber einen groRen Anteil haben.
Editta Brauns ,Handschrift" ist somit weit mehr
als nur ein Stil, sie ist eine entschieden kooperati-
ve Grundhaltung in der kunstlerischen Arbeit und
damit selbst ein Statement.

Foto oben:

Materialien far Tanz und Musik 1989 © M

Foto mitte:
Luvos, vol 22001 © J.Grat

Foto unten:

,Collision" 1991, vol 2_2001 © H. /¢
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LLuvos” vol 2_2001 © J.Grabowski
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JLoSt" 2016 © B.Frenzel




Raw Matters wird 10

; Am 21. September 2010 hat zum ersten Mal Raw Matters
— Ein ungeschliffener Tanz und Performance Abend
iIm AERA Wien im ersten Bezirk stattgefunden.
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Audience © Michel Nahabedian

Deborah und Nanina kamen damals
frisch nach Wien zurtck, Deborah nach
ihrem Studium an der Hollins Univer-
sity in Virginia, USA und Nanina nach
ihrem Auslandsstipendium des BKA in
Brasilien / Bahia. Nanina —von der brasi-
lianischen Tanzszene motiviert — wollte
auch in Wien abseits von Institutionen
und trotz fehlender finanzieller Mittel
Performanceabende/Feste organisie-
ren. Deborah war von Movement Re-
search @ Judson Church in New York
inspiriert und die Idee, den Abend mit
einem Essen ausklingen zu lassen, kam
ihr nach einem Spaghetti-Dinner mit
Tanz, Performance und Puppentheater
in Richmond, VA — bei dem Menschen
fur Kunst zusammengekommen sind,
aber auch zum Essen. Der erste Raw
Matters-Abend in Wien wurde haupt-
sachlich von Freund_innen und Be-
kannten besucht. Die aber meinten,
dass das Konzept gut sei, und so haben
Maria, Nanina und Deborah an diesem
Abend beschlossen, nach dem gleichen
Konzept weitere Abende fUr und mit an-
deren Kunstler_innen zu organisieren.
Zu dritt haben wir Raw Matters auf-
und ausgebaut und schnell im Schi-

kaneder Kino einen Ort gefunden, an
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dem wir uns wohl fUhlten und der unseren Erwartungen
entsprach. Von Anfang an war es uns wichtig, fur die ver-
schiedensten Kunstler_innen offen zu sein und abseits von
Institutionen zu agieren. Es war viel Arbeit, wir haben drei
Jahre lang ohne Férderung alles alleine gemacht: Die Kom-
munikation mit den Kunstler_innen gefuhrt, die Proben mit
den Kunstler_innen auf der Buhne organisiert, gekocht, die
Miete bezahlt. Alle Spendeneinnahmen mussten fur die Mie-
te des Raums verwendet werden, und manchmal mussten
wir mit unserem eigenen Geld draufzahlen. Aber wir haben
immer weitergemacht, weil wir von Anfang an viel Zuspruch
bekommen und immer wieder die Bestatigung erhalten ha-
ben, dass unser Konzept gut und schon — und wichtig ist. Ir-
gendwann im zweiten oder dritten Jahr, nachdem wir schon
zweimal eine Absage fur eine Férderung erhalten haben, ist
Maria ausgestiegen. Es war immerhin viel Arbeit, fur die wir
nicht bezahlt wurden. Nanina und Deborah haben sich trotz-
dem entschlossen, weiterzumachen - allerdings mit dem
Vorhaben aufzuhoéren, wenn auch im dritten Anlauf keine
Forderung kommt. Aber wir haben sie bekommen - eine
Projektférderung Uber 10.000 Euro.

DarUber, dass unser Konzept gut ist, gibt es fur uns keine
Zweifel. Alle haben das Recht, auf der Buhne Kunst zu ma-
chen! Manchmal wird es schwierig, jeder Person einen Platz
anzubieten. Wir versuchen, pro Abend nicht mehr als 4 Grup-
pen bzw. Kunstler_innen zu prasentieren. Aber wir wollen in
einer Jahreshalfte immer allen einen einen Platz geben. Wir
(und vielleicht sogar die Kunstler_innen) wissen im Vorhinein
nie, was sie tatsachlich zeigen werden. Gerade das macht
aber die Qualitat von Raw Matters aus. FUr uns ist interes-
sant, dass die Forderstellen eine gewisse Qualitat der Kunst
nachgewiesen haben wollen und wir argumentieren mus-
sen, wie wir diese garantieren. Bei Raw Matters geht es aber
genau darum, dass alles einen Wert hat, auch wenn die Idee
noch roh ist. Hier mussen wir immer wieder Uberzeugungs-
arbeit leisten. Und wir mussen immer ein bisschen hartna-
ckig bleiben. Immerhin sind wir soweit, dass wir nicht mehr
von unserem eigenen Geld die Raummiete zahlen mUssen
und sogar die KUnstler_innen eine halbwegs angemessene
Gage fur ihren Auftritt bekommen und wir alle Personen, die
uns als Kéch_innen oder Assistenzen unterstutzen, bezahlen
kéonnen. Und dass wir uns als ein fixer Bestandteil der Wiener




Tanz- und Performanceszene etabliert haben. Mittlerweile ha-
ben mehr als 400 Kunstler_innen ihre Arbeiten im Rahmen von
Raw Matters erprobt — darauf sind wir stolz!

Fur die Zukunft von Raw Matters wlinschen wir uns, weitere
Ideen ausprobieren zu kdbnnen. Sei es in Form von erweiterten
Residenzmoglichkeiten oder angeregten Diskussionen. Und
wir wlnschen uns, dass die Kunstler_innen in Wien weiterhin
so experimentierfreudig bleiben und dass die Idee des Teilens
eines kreativen Prozesses noch mehr Raum bekommt. Die Wie-
ner Tanz- und Performanceszene soll in Raw Matters weiterhin
eine stabile Plattform finden. Kunstler_innen sollen sich sicher
fUhlen, Neues soll ausprobiert werden — und bei Raw Matters
soll es auch moglich sein, mit Leichtigkeit zu scheitern, auch
um sich kunstlerisch weiterzuentwickeln.

Wir sind sehr froh, dass wir ab 2020 eine Kooperation mit
Le Studio - Film und Buhne vereinbaren konnten. Damit ha-
ben wir eine groBe BUhne mit ausgezeichneter, technischer
Betreuung zur Verfugung. Uns ist es enorm wichtig, die Kon-
ditionen fur alle, die bei Raw Matters tatig sind, zu verbessern.

Vor allem fur die Kunstler_innen, die es wagen, ihre Arbeiten

bei uns zu zeigen.

Foto links

Artists Claire Lefévre & Veza Fernandez 2018

Foto rechts:

Nanina & Deborah
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Chiara Bersani ,Seeking Unicorns* by Roberta Segata

© Centrale Fies




wandert
durch
Klagenfurt

Vom wohl! intimsten Theater Klagenfurts, dem Jugend-
stiltheater mit nur zehn Platzen, Uber den Raum fur Foto-
grafie bis in das Museum Moderner Kunst Karnten und die
Stadtgalerie Klagenfurt reichen die Schauplatze in diesem
Jahr. Das Festival legt sich mit seinem Programm Uber die
Stadt, erobert auch abseits der wohl naheliegenden Thea-
terraume Kunst- und Kulturtempel und zeigt dabei auch,
wie Tanz- und Performance-Schaffende genreubergreifend
arbeiten. Etwa Asher O™ Gorman (IE/AT), die mit inrem Kor-
per im Raum fur Fotografie Farbe und Materialien kunstle-
risch bearbeitet und den Raum dabei selbst visuell gestaltet.
,Chromatographychoreography” nennt sie inre Arbeit, die
eine Preview der kommenden UrauffUhrung im Rahmen
des imagetanz-Festivals im brut Wien 2020 ist. Mit einem
schrag-humorvollen choreografischen Konzert mit Songs
von Spartaco Cortesi begluckt die italienische Choreografin
Irene Russolillo. Sie steht gemeinsam mit zwei weiteren Tan-
zerinnen auf der Buhne der TheaterHALLET am Messegelan-

de. TanzRaumK, eine Performance-Gruppe, die seit
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Jahren um eigene Proben- und AuffGhrungsraume
in Klagenfurt kampft, zieht in die Kammerlichtspiele
ein und kreiert einen Jazzclub mit Theaterschiene fur
Kinder und Jugendliche. Viele Karntner Tanzschaf-
fende verlassen das Land, beziehungsweise mussen
es verlassen mangels Auftrittsmoglichkeiten, sagt In-
tendantin Ingrid Turck-Chlapek, die die choreografi-
sche Tour familiar anfuhrt. ,In Karnten leben sicher
alle Tanzschaffenden prekar”, sagt sie und erzahlt von
den Bestrebungen, einen ,New Carinthian Dance" zu
etablieren. Um die in der Welt verstreuten Karntner
Tanzerinnen und Tanzer zumindest punktuell fur
kUnstlerische Arbeiten zurlck ins Land zu holen. Das
Festival Pelzverkehr jedenfalls gedeiht, vor vier Jahren
habe man ganz klein begonnen, mit nur sechs Aben-
den, jetzt sind es schon 27 Veranstaltungen. Auch das
Nachwuchsprogramm nimmt zu. Bewaltigt muss der
Organisationsaufwand dennoch von der Intendantin
alleine werden, als Arbeitsgerat ein Laptop in ihrer
Wohnung. Ein wenig Selbstausbeutung scheint wohl
kUnstlerischer wie auch kuratorischer Arbeit allerorts
inharent zu sein.

our skin®
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Asher O'Gorman chromatography choreography

© Ramiro Wong
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kollektiv kunststoff ,Und die Erde ist doch eine Scheibe”
© Bernhard Wolf




__Eroffnung des neuen

Film- und Theaterstandorts LE STUDIO

Im Cesprach mit dem Leitungsteam von Studio
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Moliere Lise Lendais und Pierte-Emmanuel Finzi 9 0

Wie waren die Eré6ffnungstage fiir Euch?

In diesen Tagen lag der Fokus sehr auf den Kunstler_innen (Silvia Costa und
unserem neuen Team anvertrauen und so schéne Treffen und Gesprache
mit dem Publikum erleben. Die Artikulation von Theater und Kino auf einer
einzelnen BUhne hat nicht nur technisch sehr gut funktioniert, sondern auch
fUr die Besucher_innen, die sich beides angeschaut haben.

~=WashabtihrEuch fir das erste Jahrvorgenommen? T s S SR P—
Wir wollen diesen Saal Richtung StralRe a achen, einen Raum schaffen fur g
alle, wo wir Theater und Kino auf ein und derselben BUhne programmieren.
Wir wlnschen uns, dass sich ein breites Publikum von unserem Pro-

e’ i

gramm angesprochen fuhlt, und dass das Publikum in den Genuss kommmt, k
sich sowohl mit den Kunstler_innen als auch mit dem Theater auszutau-
schen. Es ist uns sehr wichtig, uns mit LE STUDIO als unserer eigenen Posi- \

tion in Wien zu behaupten, unseren Platz zu finden und eine Lucke zu fullen. :
_ﬂ* . e e " " —
——— W . _ g - .’ —
Was kénnen Kinstler_innen tun, die den Raum nutzen und/oder be-

spielen wollen?

Unsere Spielstatte ist ein Theater- und Kinoraum, mit dem sich die gela-
denen Kunstler_innen auseinandersetzen kénnen, um ihre Buhnenwerke
in Dialog mit Filmen zu setzen. Unsere GuckkastenbUhne (10x9m) ist ein

Da wir keine Produktionsspielstatte sind, wollen wir neben Gastspielen .
auch Workshops und Vermittiung ﬁlt zusammen mit den Kunstler_in- s m
'# e —. 4
nen planen und anbieten. Wir befinden'uns ja auf einem grofRen Schulareal -

2.000 Schuler_innen im Lycée Frar‘u ais de Vienne), und die Vermittiun

f -
idealer Raum fur Projekte, die sich mit Bildmedien befassen. EF

zwischen Kunst und Schuler_innen ist uns prinzipiell ein groRes Anliegen.
Das heif3t, eine jungere Generation von Zuschauer_innen mit lokalen und
internationalen Kunstler_innen, aus dem BUhnenbereich sowie anderen
Kunstsparten, naturlich auch dem Film, zu konfrontieren.

Wir freuen uns sehr, dass ab 2020 das offene Arbeits- und Prasentations-
format ,Raw Matters" bei uns stattfinden wird. Auf diese Solidaritat zwischen
unserer Institution, dem Format und den Kunstler_innen sind wir sehr stolz.

o EENENS ______ &

Weiter Informationen zum Spielplan und dem Standort

.

- e — =
des neuen Studios unter: www./estudio.at



am Toihaus Theater Salzburg

Seit der Spielzeit 2018/19 ist das Toihaus Theater Salzburg un-
ter neuer Leitung: Cornelia Bohnisch und Katharina Schrott
sind gemeinsam fur die kunstlerische, Karin Bitterli fur die
administrative Leitung zustandig. Sukzessive Veranderung
mit einem jungen und unverstellten Blick auf experimentel-
les Theater sehen beide kunstlerische Leiterinnen als Gebot
der Stunde. Das Betreten von Neuland habe sich derweil
gelohnt: es sei der ,Best Case" eingetreten, das Spielpro-
gramm wurde sehr gut angenommen, die Auslastung hat
sich erhoht, berichtet Karin Bitterli.

Das Toihaus nimmt seit geraumer Zeit eine Pionierrolle
im Theater fur Klein(st)kinder ein.

Als freies Theater fUr Tanz, Musik, Sprache und bildende
Kunst kommmen pro Spielzeit sechs bis acht Produktionen fur
Kinder wie auch Erwachsene auf die Buhne. ,Wir machen
Kindertheater auch fur Erwachsene: sinnlich, lieblich, gewal-
tig, einfach, komplex, ohne Umwege in die spannendsten
Umwege mitten hinein®, so die Leiterinnen. Kinderstlcke wie
auch StUcke fur Erwachsene werden am Toihaus frei entwi-
ckelt, wahrend die Genres Schauspiel, Tanz, Auftragskomposi-
tion und Musik oft ineinander greifen. Kuratiert von Katharina
Schrott ist aber auch das biennale Festival ,BIM BAM", zuletzt
veranstaltet im Marz 2019, Vorzeigeprodukt und international

besetzter Schauplatz fur Kindertheater.

Im Hymnen-Fragment ,Tinian® formte Friedrich Holderlin
den Begriff der ,Heiligen Wildnis". Das Toihaus entlehnt
diesen als neues Spielzeit-Motto und startet inspiriert von
Holderlins Naturasthetik in eine neue kunstlerische Saison.
Stucke in der Regie der neuen Leiterinnen wie auch ver-
starkt Kooperationsprojekte mit der freien Szene, wie z. B.
mit dem tanz_house festival 19, dem Literaturfest 2020 und
dem Netzwerk INFLUX, werden gezeigt.

Im Rahmen der neuen Themensektion ,Eremitage”
kommt Anfang 2020 Antigone in der Ubersetzung von Fried-
rich Hélderlin heraus. Mit ,Die guten Tage" steht 2020 auch
eine UrauffUhrung, die dramatisierte Fassung des Erfolgs-
romans des jungen osterreichischen Autors Marco Dinic ins
Haus. Das Symposion ,Performance Fiction" gibt erstmals
Gelegenheit zur Vertiefung in das Thema ,Okologie und die
KUnste".



Unterdem Pflug der Zeit

Fin internationales Kunstfestival im Kosovo




Im Juli 2019 fand zum zweiten Mal im Kosovo das Kunst-
festival UNTER DEM PFLUG DER ZEIT statt. Dieses
Jahr widmeten wir uns dem Spiel der Medea. Bei der
Zusammenarbeit des dsterreichischen Vereins transit mit
dem kosovarischen Verein Stralli trafen 40 mittel- und
osteuropaische Studierende und Kunstler_innen auf 30
kosovarische und albanische Kolleg_innen. Die gerade leer

stehende Kulla (ein traditionelles, steinernes Bauernhaus
am Westbalkan) unserer gastgebenden Familie Beqiraj war
samt Garten im Dorf Strellc unser einwochiger Arbeits- und
Experimentier-Ort. Von dort wurden Spaziergange und Er-
kundungen in das zwei Kilometer entfernte Nachbardorf
Isnig unternommen.
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019 panorama

Hier lebte in den 1970er Jahren Berit Backer, eine Anthropo-
login aus Norwegen. Sie beschreibt in ihrem Buch ,Behind
Stone Walls" die Situation und auch Isolation der damaligen
Frauen in der albanischen Gesellschaft und in einer Kulla.
Backers Beschreibung verknUpften wir mit Medea- und Ja-
son-Texten auf Deutsch und Albanisch. Gleichzeitig beschrie-
ben wir mit Kalkfarbe wahrend dieser Woche den Weg von
Strellc nach Isnig mit dem Medea-Text von Heiner Muller. Am
Tag der &ffentlichen Prasentation am 13. Juli 2019 wurden
die von Studierenden und Kunstler_innen umgewandelte
Kulla, die Dorfer und die angrenzenden Wiesen und Hau-
ser spielerisch neu definiert. Hunderte Besucher_innen aus
den Nachbardérfern begleiteten bereits wahrend der Pro-
benwoche und am Tag der Prasentation die verschiedenen
Performances, Installationen, Beschriftungen, Videoprojek-
tionen, musikalisch erzeugten Gerausche, Workshops und
die Spaziergange ins Nachbardorf und retour. Das Ende des
Festivals wurde mit einem alten albanischen Wiegenlied be-
sungen (die Nachte des Tanzes, der Liebe und des Irrsinns
werden hier ausdrlcklich nicht erwahnt!).

Das internationale Kunstfestival UNTER DEM PFLUG DER
ZEIT wird 2020 fortgesetzt. Nachstes Jahr steht der 1892 er-
schienene Roman Der Schut von Karl May im Brennpunkt.
Der letzte Teil seines Orientzyklus spielt in der Region, in der
auch wir mit unserem Festival tatig sind. 1964 wurde der
Roman in Strellc, Peja und Decan verfilmt, also in unseren
Aufenthalts- und Arbeitsorten. Kara Ben Nemsi (Lex Barker)
muss nicht nur Tschita (Maria Versini), die Tochter eines Bau-
ern, sondern auch den Mann der noblen Touristin Anette
Galingré (Marianne Hold) vor dem sicheren Tod durch den
Schut retten - zwei von vielen auRerst schwierigen Aufgaben.
Noch dazu in einer nicht deutschsprachigen Gegend, wo der
Schut von manchen Einheimischen sogar als der Befreier
des Balkans gefeiert wird!

Zahlreiche Bewohner_innen dieser Region haben als
Kinder oder Jugendliche bei der Verfilmung mitgespielt
und wissen heute noch genau, wo sich das Versteck des
,Raubers" Schut samt seiner Bande befindet. Und sie wis-
sen auch: Der Schut ist nicht tot. Er verbreitet immer noch
Angst und Schrecken. Niemand kennt die wirkliche Identitat
dieses AufrUhrers. Wenn er erneut loszieht, ein Dorf verwus-
tet, die widerspenstige Bevolkerung ausléscht —dann nagelt
er als Zeichen seiner Unkenntlichkeit ein abgeschnittenes
Ohr an die Haustur!

Auch 2020 streben wir wieder eine
Kooperation mit mehreren Universi-
taten aus Mittel- und Osteuropa und
dem Balkanraum an. DarUber hin-
aus organisieren wir fur an diesem
Festival interessierte Kunstler_innen
die Fahrtins und den Aufenthalt im
Reich des Schut. Nahere Informati-
onen darUber und ein kurzes Video
vom diesjahrigen Medea-Festival be-
finden sich auf unserer Homepage:
www.stralli.org

Interessierte am nachstjahrigen
Festival sind herzlich willkommmen!
Auch Einohrige!

Andreas Pronegg
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H13 2019 Gewinnerin

Pressemeldung

Dazu Helena Eribenne im O-Ton fur die IGFT: Winning the Kunstraum Nie-
deroesterreich H13 Prize for Performance has been an incredible experience.

It is such an honour to win something that is so unique and have a chance to

showcase my talents to a new and wider audience.

Performance ist eine Darstellungsform — ebenso vielfaltig wie
unterschiedlich in Inszenierung und Inhalt — die in der &ster-
reichischen Kunst bereits eine lange Tradition hat und in den
letzten Jahren einer zunehmenden kunsthistorischen Auf-
arbeitung unterzogen wird. Mit dem Kunstpreis H13 - Nie-
deroesterreich Preis fur Performance soll den performativen
Arbeiten der jungeren Generation spezielle Aufmerksamkeit

zuteil werden.

~Woman to Woman I1“ der KUnstlerin Helena Eribenne ist
das Gewinnerprojekt des dreizehnten H13 Niederoesterreich
Preis fur Performance!

Die pramierte Performance wurde im Zuge der H13 Preis-
verleihung am 04.09.2019 um 19.00 Uhr im Kunstraum Nie-
deroesterreich aufgefuhrt.

2019 schrieb der Kunstraum Niederoesterreich zum drei-
zehnten Mal den H13 — Niederoesterreich Preis fur Perfor-
mance aus. Ziel ist, performative Arbeiten junger Kunstler_
innen in den Fokus zu rucken. Neben einem Preisgeld von
€ 4.000,- fur den/die Gewinner_in der Ausschreibung wird
die Realisierung der Performance zusatzlich mit € 2.000,-

unterstutzt.

In der Begrundung der Jury, die 2019 aus Florentina Holzinger
(KUnstlerin), Astrid Peterle (Kuratorin Performance donaufes-
tival), Katharina Brandl und Lena Lieselotte Schuster (beide

Kunstraum Niederoesterreich) bestanden hat, heif3t es:



An artist-friendly platform

Huggy Bears ist ein UnterstUtzungsinstrument, das Uber den
Zeitraum von einem Jahr der Verwirklichung ktnstlerischer
Prozesse dient. Von einer Expert_innen-Jury ausgewahlte
Projekte werden von der Recherche Uber erste &ffentliche
Prasentationen bis zur Premiere begleitet.

Jeder kreative Prozess ist naturgemaf von Zwangen und
Einschrankungen begleitet. Deshalb bemUhen wir uns, ei-
nen osmotischen Rahmen zur Verfugung zu stellen, in dem
Kunstler_innen flexibel und auf inre eigene Weise arbeiten
kdénnen. Dieses Mentoring-Programm passt sich jedem un-
terstUtzten Projekt und dessen BedUrfnissen mit einer Bot-
tom-up-Strategie an.

Huggy Bears unterstutzt Kunstler_innen indem es den
Zugang zu einem professionellen Umfeld ermdglicht. Be-
ratung, Workshops und Einzeltreffen zu Fragen der Verwal-
tung, Produktion, Vernetzung, Technik, Dramaturgie, Re-
cherche etc. werden mit Hilfe unserer Netzwerkpartner in
Wien, einem Expert_innen-Pool und den Absolvent_innen
des Programmes erortert.

51 Bewerbungen fur das laufende Programm zeugen
eindeutig von der Notwendigkeit, junge Projekte bei der
Professionalisierung zu unterstutzen.

Offentliche Auftritte sind fur die Kunstler_innen Teil
des Programms — von der Projektprasentation Uber Work-
in-Progress-Showings bis hin zur fertigen Arbeit. Dadurch
treffen die Teilnehmer_innen im Laufe des Jahres auf ein
wachsendes Publikum, das die verschiedenen Phasen der
Arbeit verfolgen kann und somit selbst einen Einblick in den
kUnstlerischen Prozess erhalt.

Unser neues Zuhause ,Am Kempelenpark" birgt viele M6g-
lichkeiten, die wir derzeit erkunden und Schritt fur Schritt
implementieren mdchten. Dazu zahlen auch Residencies
fUr Research Artists, die nicht unbedingt in Produktionen
munden mussen, sondern der Erweiterung und theoreti-
schen Verfestigung des Programms dienen sollen. Durch
einen Ort, an dem nebeneinander gearbeitet, wo Zeit ver-

bracht und sich ausgetauscht wird, wird eine viel starkere

Gemeinschaft moglich sein als bisher. Und endlich kann den
KUnstler_innen auch ein 24-stundiger Studiozugang ange-
boten werden, was gerade im Prozess des kUnstlerischen
Ausprobierens vehement wichtig ist.

Die Idee der kUnstlerischen Exzellenz mdchten wir auch
auf unsere neue Umgebung in Wien Favoriten umlegen. So
mochten wir versuchen, auch rund um den neuen Standort
Kunstler_innen und Projekte zu finden, die von dem Wis-
sensvermittiungsprogramm Huggy Bears profitieren kdnnen.
Dadurch soll der neue, dezentrale Standort reflektiert werden.

Hyeji Nam & mirabella paidamwoyo dziruni

,Feol 20l 0|44 / mweya yechikadzi yechisimba
(violent feminine spirits in Korean and Shona )"
Daphna Horencyk ,Diorama : stories”

Fabian Faltin ,Exhale”

Rhizomatic Circus ,The Octopussy's Garden Resort"

Ablauf Open Call, Auswahl! der Projekte durch eine
Jury, Jahresprogramm mit Erstprasentation, Work-in-
Progress-Showings bei imagetanz und Premiere mit
WUK performing arts

Format Mentoring- und Wissenstransfer-Programm
Zielgruppe Emerging Artists der Performing Arts- und
Tanzszene

Ausschreibung 1x jahrlich

Partnerschaften WUK, brut/imagetanz, ImPulsTanz,
Brunnenpassage

Studios 4

Laufzeit 1 Jahr

Adresse Am Kempelenpark 1/ Bauteil 1/ EG, 1100 Wien
Fiir Aufnahme in den Newsletter
huggybears@superamas.com

https://www.facebook.com/huggybears01/



Buchrezension

Das Buch / Gabriele Klein

Gabriele Klein hat als Fortfuhrung ihres rasch vergriffenen,
ursprunglich als offenes Kartensystem erhaltlichen, Choreo-
grafischen Baukastens all ihr Material zum Thema Zeitge-
nossische Choreografie in einem kostengunstigeren Buch-
format verarbeitet, welches 2019 in der 2. Auflage erschienen
ist. Die schier unendliche Sammlung von Méglichkeiten und
Eventualitaten, die im Zeitgendssischen Tanz- und Perfor-
mancebereich Tatige vorfinden kénnten, wurde urspriunglich
als Forschungsprojekt von 2008 bis 2011 an der Universitat
Hamburg, Institut fUr Bewegungswissenschaft/Performance
Studies erarbeitet. Einige Formulierungen im Buch lassen
durchscheinen, dass die Entstehung des aufbereiteten Ma-
terials bereits fast 10 Jahre zurlckliegt, was allerdings nichts
an der Aktualitat des ,Werkzeugs" an sich andert.

Der Baukasten richtet sich laut Einleitung an alle Tatigen
in den Bereichen Choreografie, Tanz, Performance, Bewe-
gung oder Asthetische Bildung. Er ist auch in Buchform als
offenes und variables System ohne vorgegebener Reihenfol-
ge angelegt und mochte keiner asthetischen Richtung oder
Tanztechnik folgen. Der Baukasten gliedert sich im Mittelteil
in funf farblich unterschiedlich gestaltete Modulhefte zu fol-
genden Themen: Generierung, Formgebung, Spielweisen,
Zusammenarbeit und Komposition.

Innerhalb der einzelnen Modulhefte gibt es wiederum
eine detaillierte Aufzahlung an strukturiert gegliederten
Unterthemen und deren AusfUhrungen. Hier wird vor allem
ersichtlich, wie breit das Feld der zeitgendssischen Praxis ist,
wie viele Aufgaben fur in diesem Bereich Tatige zu Uberbli-
cken sind und wie schwierig es aufgrund der Materialmenge
ist, ein allgemein gultiges und gemeinsames Vokabular zu
finden.

Der Fokus der Modulhefte liegt primar auf einer technischen,
praktisch anwendbaren Nutzung des Handwerkszeugs und

sie orientieren sich meist an den Rahmenbedingungen, den

Catrwls Vire [Hg |

= CHOREO
CRAFISCHER
BAUKASTEN
DAS BUCH —
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Teilnehmer_innen oder Akteur_innen, Arbeitsweisen und
anderen vorgegebenen, auBeren Parametern. Der Blick ei-
nes Klnstlers/einer Kunstlerin von innen ist nicht speziell
ausgearbeitet oder als Moglichkeit angefuhrt. Somit eignet
sich das Buch in seiner oft spielerischen, konkret erzahleri-
schen Struktur hervorragend fur den Kinder-, Community-,
Laien- und Ausbildungsbereich und nur bedingt fur Cho-
reograf_innen, die wohl den Grofteil des Inhalts aus ihrer
kunstlerischen Ausbildung und/oder Praxis kennen und in
deren Arbeitsweise sich viele der genannten Parameter aus
der Notwenigkeit des klnstlerischen Schaffens heraus er-
geben. Das Buch kann aber dennoch ein Impulsgeber sein,
v. a. fur KUnstler_innen, die sich auf neues und nicht in der
Praxis erprobtes Terrain begeben.

Erganzt werden die Modulhefte noch durch 33 farblich
darauf Bezug nehmende Praxiskarten und einen Leporello
zum Thema Laban-Bewegungsanalyse. Beide konnen kos-
tenlos Uber die Verlagswebseite heruntergeladen werden.

Speziell hervorzuheben sind zudem Anfang und Ende
des Buchs: Zum einen der einleitende Essay von Gabriele
Klein, der grundlegendes, historisches Tanzwissen immer
in Hinblick auf Choreografie betrachtet und gleichzeitig be-
reits farblich markierte Links zu den folgenden Modulheften
bietet. Zum anderen zeigen am Buchende die gefuhrten
Interviews mit namhaften zeitgendssischen Kunstler_innen
Einblicke in deren Zugangsweisen in ihrer jeweiligen Praxis.
Auch die durchgehend gesetzten Fuf3noten, die Verweise auf
konkrete AuffUhrungen, Workshops etc. zum jeweiligen The-
ma geben, sind eine interessante Moglichkeit, gezielt tiefer
in die Arbeit anderer Kunstler_innen einzutauchen.
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2019

THERESE

Rita Hatzmann-Luksch &
Georg O. Luksch

Im Gleis 21 Kulturraum Wien

ensemble2l.at

EQUUS
Peter Shaffer
Theater SCALA Wien

theaterzumfuerchten.at/TheaterScala

GOYA WEIBER

Wild Theatre

& Theater Fidlfadn
Schubert Theater Wien

schuberttheater.at

RAW

Edita Valaskova

& Simon Dohnalek
Schubert Theater Wien

schuberttheater.at

CRY IT OUT
Evelyne Tollmann
Werzowa
Ateliertheater Wien
thiasus.at

DAS GEMEINDEKIND
Nicole Metzger
Theater Spielraum Wien

theaterspielraum.at

ZWISCHEN 9 UND 9
Leo Perutz
Kabinetttheater Wien
kabinetttheater.at

FUCK FEMINISM
PUSSYBASHER23 SCHLAGT
ZURUCK von und mit Studen-
tinnen der JAM MUSIC LAB
University Vienna

Brick 5 /Erbsenfabrik

susannedraxler.at

06.11.

06.11.

07.11.

07.11.

07.11.

07.11.

09.11.

05.11.2019

2019

2019

2019

2019

2019

2019

2019

OPEN HAIR CONCERT
- EIN TRIBUT AN DIE
SCHONHEIT

Ansicht

Dschungel Wien

theateransicht.at

WUTENDE WEISSE
MANNER

Ute Liepold
ORF-Theater Klagenfurt

MONSIEUR PIERRE
GEHT ONLINE
Peter FaBhuber
theo

theo.at

INCORPO - RATIS
(TANZ IST SPECIAL)
Elio Gervasi
Spielboden Dornbirn

spielboden.at

MAUER
Jakub Kavin
TheaterArche Wien

theaterarche.at

AFFAIR

Christine Gaiggs
/ 2nd nature
Tanzquartier Wien
tgw.at

JATTLE, BAM + POETRY
Spitzer Wien
danceability.at

ER.. SIE...UND ANDERE
GESCHICHTEN

Renate Graziadei
/laborgras (D)
Spielboden Dornbirn

spielboden.at

09.11.2019

09.11.2019

09.11.2019

13.11.2019

13.11.2019

14.11.2019

14.11.2019

DIE ABENTEUER
DES PERIKLES

Jorg Klettenheimer
klettenheimers
KleinKunstCafé Wien

klettenheimers.com

NORCI SMO MI

NACH WILLIAM
SHAKESPEARE
Theater ISKRA

und teater Stk gra
Kulturhaus / Farna
dvorana

St. Michael ob Bleiburg
/ Smihel nad Pliberkom

DEBRIS - EIN ABEND UBER
DAS VERGESSEN

Victoria Halper & Kai Krosche
Fabrik Seestadt

momomento.com

CISSY & HUGO

A CARACAS

Rita Hatzmann-Luksch

& Georg O. Luksch

Im Gleis 21 Kulturraum Wien

ensemble2l.at

ADIOS AMOR
1. Wiener Lesetheater
Arena Bar

lesetheater.at

KONIGIN DER BERGE
Margit Mezgolich
Kunsttankstelle Ottakring

gamuekl.org

CARUSO

- 1 DID IT MY WEGAS
Theaterinitiative
Burgenland

OHO Oberwart

oho.at
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20.11.

21.11.

21.11.

21.11.

27.11.

27.11.

2019

2019

2019

2019

2019

2019

2019

2019

SEITENSPRUNG

- EIN SCHAUSPIEL
IN 18 SITUATIONEN
Ana Bilic
Pygmalion Theater

seitensprung.ana-bilic.at

HUNGER

Veza Fernandez

& Christina Lederhaas
Lagergasse 98a

Saal 3 Graz

clederhaaswordpress.com

FAUST
Rita Dummer
Theater Forum Schwechat

forumschwechat.com

DIE WELT IST EIN
WURSTELSTAND
Christina Wipplinger
Schubert Theater Wien

schuberttheater.at

UND DANN KAM MIRNA
Elke Hartmann

Theater praesent
Innsbruck

theater-praesent.at

HAUPTSACHE
GEMEINDEBAU
handikapped unicorns
WERK X-Petersplatz

werk-x.at

K(L)EINE ANGST
Wild Theatre
WUK Museum

wuk.at

EXCUSE!
Korperverstand.
Tanztheater Wien
theaterHALLE T
Klagenfurt

koerperverstand.com

27.11.2019

28.11.2019

29.11.2019

30.11.2019

02.12.2019

03.12.2019

03.12.2019

DER KLEINE PRINZ
Rita Hatzmann-Luksch
& Georg O. Luksch

Im Gleis 21

Kulturraum Wien

ensemble2l.at

DER GEKAUFTE
MENSCH

Karl Wozek
Theater im ersten
Stock Wien

theater-wozek.at

STAUB - EINE REISE

IN DIE UNENDLICHE
WEITEN DER
IMMORBILIEN

Monika Klengel

Theater im Bahnhof Craz

theater-im-bahnhof.com

PFLASTERSTEIN

& PFIRSICHBOWLE:
NOSTLINGER
GESCHICHTEN
FUR ERWACHSENE
phunkenwerk
OrtnerbUcher Wien

crowd.phunkenwerk.at

DIE WILDGANSE SIND
WIEDER DA - FREI NACH
WOODY ALLEN

1. Wiener Lesetheater
Gosser Bierklinik Wien

lesetheater.at

ENCHANTEES
Alix Eynaudi
Tanzquartier Wien
tgw.at

DER GESTIEFELTE
KATER

Paola Aguilera
Dschungel Wien

dschungelwien.at

03.12.

04.12.

05.12.

14.12.

15.12.

17.12.

19.12.

27.12.

28.12.

2019

2019

2019

2019

2019

2019

2019

2019

2019

DAS GROSSE HEFT
Sara Ostertag
Kosmos Theater Wien

kosmostheater.at

IDIOTEN DIE WELT
STEHT KOPF

Caroline Richards
Kleines Theater Salzburg

kleinestheater.at

TIMON
Roland Rauschmeier
Studio brut

brut-wien.at

ANDERSLAND
Sara Ostertag
Dschungel Wien

dschungelwien.at

DORNROSCHEN
Manuela Seidl
Theater Forum Schwechat

forumschwechat.com

LIES MEIN HERZ
Junges Theater Wien
WERK X-Petersplatz

werk-x.at

NITTEL - BLINDE NACHT
TheaterArche Wien

theaterarche.at

PIPPI LANGSTRUMPF.
..WIE ALLES BEGANN
Julia FaBhuber & Christian
Krall

theo

theo.at

ROMEO UND JULIA
Theater KuKuKK
Theater
Kammerlichtspiele
Klagenfurt
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Julia Tabor
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