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Unsicher geht’s in den Herbst. 
Von einem regulären Arbeits-, Spiel- und Produktionsbetrieb 

kann nach wie vor nicht die Rede sein, auch wenn tatsäch-

lich im Sommer wieder mit Veranstaltungen begonnen 

wurde und auch jetzt im Herbst Produktionen nachgeholt 

und gezeigt werden können. Auch die Corona-Konzepte der 

Theater und Veranstalter_innen greifen, und die Menschen 

kommen auch wieder in die Theater und folgen den Arbeiten 

der Künstler_innen.  

Zur weiteren Absicherung wurden die diversen Fonds 

und Unterstützungsmöglichkeiten für Künstler_innen und 

Kulturschaffende aufgestockt und verlängert, und auch Ver-

eine und Veranstalter_innen werden weitere Unterstützun-

gen erhalten.  

Dies alles sind begrüßenswerte Maßnahmen und Ent-

wicklungen, sind jedoch keine Lösungen, um Künstler_innen 

ihre Arbeit kontinuierlich weiter und wie gehabt verfolgen 

zu lassen. Leben – und künstlerische Arbeit – wird jetzt und 

künftig unter anderen Voraussetzungen stattfinden. Dem-

zufolge müssen die bisherigen Förderformate neu gedacht 

werden. Unsere seit Langem formulierte Fokussierung auf 

künstlerische Arbeitsprozesse ist zentrales Anliegen in einem 

groß angelegten Dialog mit den Verantwortlichen auf Bun-

des- und Bundesländerebene, ebenso wie Fair Pay und Fair 

Play. Über Zwischenschritte und Ergebnisse berichten wir 

laufend. Ziel ist jedenfalls, den freischaffenden Künstler_in-

nen größtmögliche Sicherheit nebst Freiheit zu bieten; ihnen 

aber Konditionen zu ermöglichen, die eine Kontinuität ihres 

künstlerischen Arbeitens ermöglichen und die sie resilienter 

machen und sie bei der Erforschung neuer künstlerischer 

Praxen unterstützen.  

Und dies war auch ein Ergebnis des Symposiums „Freie 

Szene – Orte schaffen“ am 3. /4. September 2020 im Sem-

perdepot Wien: Arbeitsstrukturen und Probenorte müssen 

so gedacht sein, dass sie Künstler_innen in allen Aspekten 

und in jeder Phase ihrer Arbeit unterstützen und begleiten. 

Und auch hierzu gibt es schon viele konkrete Ideen, deren 

Realisierung wir mit Kraft verfolgen.  

‘Working Conditions’ und ‘Social Dimensions of Perfor-

ming Arts’ sind zwei Themenbereiche, die der Europäische 

Dachverband der darstellenden Künste in die erstmalig statt-

findende, von der Europäischen Kommission direkt lancierte 

große Konferenz zu den Anliegen des Theaters und der Dar-

stellenden Kunst, einbringt. Von 11. bis 13. November online 

zu verfolgen – ein sicherlich sehr spannendes Format.  

Jetzt aber: Zeit, die neue gift zu lesen. Wir haben in dieser 

Ausgabe viel Augenmerk auf viele auch uns sehr inspirie-

rende und interessante Künstler_innen gelegt … reinlesen!  

In diesem Sinne: Bleiben wir gespannt!  

Ulrike Kuner und das Team der IG Freie Theater
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Initiated by the European Commission, the European 

Theatre Forum is the first conference to focus solely on 

a wide range of aspects and challenges in the Europe-

an theatre and the performing arts sector. More than 150 

theatre and performing arts representatives and policy 

makers will come together in Dresden for 3 days, from 11 

to 13 November 2020. As the first representative event for 

the entire European sector, this conference will provide 

an international platform for vision, discourse, exchange, 

networking and policymaking to strategically strengthen 

the structurally highly fragmented European theatre and 

performing arts sector. 

Organised in the frame of the German EU Council Presiden-

cy and hosted by Mariya Gabriel (EU Commissioner for Cul-

ture), Barbara Gessler (Head of Unit Culture at the Education, 

Audiovisual and Culture Executive Agency EACEA) and Mo- 

nika Grütters (German Minister of State for Culture), the aim 

of the “European Theatre Forum 2020: European Performing 

Arts in Focus” will be to make visible and promote the out-

standing importance of Europe’s vibrant theatre sector as a 

creative anchor of Europe’s cultural heritage and linguistic 

diversity, both as an art form and an important public space 

for cultural-political dialogue.  

EAIPA PARTICIPATION 
For the last 6 months, EAIPA has been part of the European 

Theatre Forum Consortium Group and has therefore actively 

taken part in the development process of the content and 

design of this conference. EAIPA joined the working group 

‘Working Conditions in the Performing Arts’ and, together 

with IETM, E:UTSA, Bundesverband der Freien Darstellenden 

Künste Deutschland und Assitej International, has developed 

a very interesting workshop which will take place on Novem-

ber 11, from 10.30 to 12.30 h.. 

In this session, a mapping of the status-quo, of the main 

challenges and issues concerning the working conditions 

in the performing arts sector, will be presented by FIA, EAI-

PA, Pearle and IETM.  Afterwards, we will focus on ideas and 

concepts for possible and future EU action on working con-

ditions of artists and creative workers and present new pro-

posals for the EU Framework for working conditions. This will 

allow for a creative dialogue and feedback process within 

the sector and with policymakers through partnership and 

international collaboration, but reactions from the (online) 

audience will also be welcome.  

Other segments of this conference will focus on ‘Environ-

mental Sustainability for Theatre and the Performing Arts’ 

and on ‘International Cooperation & Political Value of the 

Arts on National Levels / Freedom of the Arts’. Meanwhile, 

the current issues and implications of the Covid-19 pandemic 

will also be addressed by representatives.  

Everybody is invited to join the conference via zoom. For 

further information on access and the final programme, 

please visit: www.europeantheatreforum.eu 

The members of the European Theatre Consortium Group 

are Assitej International, Bundesverband Freie Darstellende 

Künste (BFDK), Europe: Union of Theatre Schools and Acad-

emies (E:UTSA), European Association of Independent Per-

forming Arts (EAIPA), European Festival Association (EFA), 

European Theatre Convention (ETC), IETM, International 

Theatre Institute (ITI) – German Centre, mitos21, Pearle*, Live 

Performance Europe, PROSPERO, Union des Théâtres de 

l’Europe (UTE). 
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11. bis 13. November 2020
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Unter dem Motto Freie Szene – Orte schaffen. Räume 
und Infrastrukturen für Kunst und Kultur in Wien fand 

am 3./4. September 2020 ein international aufgestell-

tes Symposium im Semperdepot statt. Auf Initiative der 

Stadträtin für Kultur und Wissenschaft der Stadt Wien Ve-

ronica Kaup-Hasler in Kooperation mit den Interessens-

gemeinschaften IG Kultur Wien, Dachverband der Film-

schaffenden, mica – music austria / mitderstadtreden 

- Initiative der freien Musikszene Wien, IG Bildende Kunst 

und IG Freie Theaterarbeit wurden an zwei Tagen die Po-

sitionen der lokalen Freien Szene erörtert, internationale 

Best-Practice-Beispiele vorgestellt und Zukunftsszenarien 

skizziert.  

Mit diesem Symposium hat die Freie Szene in Wien ihre Pro-

blemstellen artikuliert, vor allem aber zukünftige Arbeitswei-

sen und dafür notwendige Infrastrukturen formuliert. Einig 

war man sich, dass derzeit in Wien zu wenig Platz und zu we-

nig Infrastruktur- und Raumangebot für die freischaffenden 

Künstler_innen und Kulturinitiativen vorhanden ist. Ähnlich 

wie in Berlin und anderen europäischen Städten lauten die 

Forderungen daher, die bestehenden Räume zu schützen 

und gleichzeitig in – vor allem von der öffentlichen Hand 

unterstützten – Neubauprojekten Räume und Möglichkeiten 

für eine künstlerische Nutzung grundsätzlich mit einzupla-

nen. Denn nicht nur die Bevölkerung der Stadt Wien wächst, 

auch die freischaffenden Künstler_innen werden mehr – ein 

Spiegel der sich erweiternden internationalen Ausbildungs-

situationen und der veränderten Ansprüche und Arbeitsfor-

men der Künstler_innen und Kulturinitiativen. 

 

Internationales Symposium

3. und 4. September 2020

Räume und Infrastrukturen 
für Kunst und Kultur in Wien

Freie Szene

Orte schaffen
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Zusammenfassung  
Die Anforderungen der einzelnen Genres stellten eine aktu-

elle Übersicht über die Anforderungen an Räume und Inf-

rastrukturen – auch generationenübergreifend – dar. Inso-

fern zeigte sich deutlich, wo – über die Genregrenzen hinaus  

– gemeinsame Stoßrichtungen möglich und sinnvoll sind.  

Bildende Kunst 
Der Bereich Bildende Kunst plädierte vor allem für eine  

größere Bereitstellung von Förderungen und Initiativen für 

kostengünstige und steuerbefreite Atelier-, Werk- und Studio- 

räumlichkeiten. Ebenso sollte auch mehr Fokus auf Wiener 

Stadtteilkulturförderungen gelegt werden, die mit Jahresun-

terstützungen eine durchgehende Miete und Aktivitäten der 

Künstler_innen ermöglichen könnten. 

Insofern lieferten die Beispiele des Atelierbeauftragten in 

Berlin – eine koordinierende Stelle zwischen Politik, Rauman-

bieter_innen und Künstler_innen – sowie L’Asilo, ein gemein-

schaftlich geführtes Kunst -und Kulturzentrum im Herzen 

Neapels, interessante Erfahrungen und Beispiele. Demnach 

seien zum Beispiel in Berlin ebenso mehr als 50% der Bilden-

den Künstler_innen akut auf Ateliersuche. Die Aufstellung 

über die prekären Lebensbedingungen der Künstler_innen 

in Berlin decke sich somit ungefähr mit den Zahlen in Öster-

reich: denn bei einem durchschnittlichen Jahreseinkommen 

von € 9.600 liege die Rentenerwartung etwa bei € 357 pro 

Monat, die Gefährdung durch Altersarmut bei 90%.  

Im Vergleich zu diesen internationalen Modellen wurden 

aber auch österreichische Bespiele wie das offene Atelier- 

und Ausstellungshaus Schaumbad Graz und das Wiener 

Projekt „kitchen – Raum für Kunst und politische Aktivitä-

ten“ vorgestellt. 

Musik  
Während die Bildenden Künstler_innen vor allem leistba-

re und zugängliche Atelierräume benötigen, formulierten 

die Musiker_innen der experimentellen Freien Szene den 

Wunsch nach einem eigenen „Haus für die Musik“, welches 

als Arbeits- und Aufführungsort diene und auch für Perfor-

mance, Bildende Kunst etc. nutzbar wäre, entsprechenden 

akustischen Anforderungen genüge und mit dem zahlreich 

vorhandenen Publikum lokale, nationale und internationale 

Vernetzung und Sichtbarkeit fördere. Darin enthalten soll-

ten sein: Ein multigroßer, multifunktionaler Saal, mehrere 

kleine Säle, ein Ausstellungsraum, Kommunikationsräume, 

Produktionsstudio, AV-Regieraum, eine Werkstatt, Arbeits-

räume, die auch als Backstage nutzbar sind, und eine state-

of-the art technische Infrastruktur. Stattfinden sollten – ne-

ben Konzerten – Ausstellungen, Proben / Projekterarbeitung 

und Residencies sowie internationale Gastspiele in Verknüp-

fung mit der lokalen Szene. Als Vergleiche dienten hierfür 

auch das Projekt Splendor in Amsterdam, demnach 2010 ein  

Zusammenschluss von 50 Musiker_innen dazu geführt hat, 

unabhängig von öffentlichen Förderungen in einem eigenen 

Raum regelmäßig Konzerte aufzuführen, sowie ein Film über 

das Wiener Projekt Janka Industries im 7.Bezirk der beiden 

Brüder Chris und Ali Janka. 

Außerdem wurde für den Musikbereich der „Spielstätten-

monitor“ vorgestellt, ein Online-Mapping der bestehenden 

Spielstätten für Musik in Wien mit derzeit 325 Einträgen, der 

Ende Oktober 2020 fertig und online gehen wird. 

Darstellende Kunst 
In vielerlei Hinsicht bezogen sich die Forderungen der frei-

schaffenden darstellenden Szene auch auf die der Musik- 

szene, indem diese dringend mehr und besser ausgestattete 

Proben- und Arbeitsräume benötige, die dem international 

etablierten Niveau entsprechen. Laut einer Umfrage der IG 

Freie Theaterarbeit sind rund um die Uhr zugängliche, tech-

nisch und räumlich gut ausgestattete Studios gefragt, die 

eine einfache, flexible und kostengünstige Nutzung durch 

die Künstler_innen ermöglichen sollen.  

Es wurden hierzu internationale Beispiele von Sup-

port-Strukturen präsentiert und diskutiert, wie beispiels-

weise das Produktionshaus Campo in Ghent, Belgien, von 

denen Künstler_innen langfristig profitieren. Wichtig wurde 

dabei vor allem der lokale Aspekt, die enge Verbindung des 

Hauses zur lokalen Szene und dem lokalen Publikum. Die 

Förderung der lokalen Künstler_innen erfolgt dort zudem 

zu einem großen Teil in Kooperation mit den lokalen Kunst-

schulen. Bei Campo gibt es weder ein formell organisiertes 

Antragsverfahren noch festgeschriebenen Regeln. Auch die 

Komponenten zur Förderung der Künstler_innen sind dort 

nicht festgeschrieben (etwa für eine zweijährige Residen-

cy), sondern entsprechen eher einer „Bottom-up“-Struktur. 

Sie werden auf Grundlage intensiver Diskussionen mit den 

Künstler_innen entwickelt und falten so ein umfassendes 

Unterstützungsprogramm auf.  

Trotzdem wurde während des Symposiums auch wie-

der der Wunsch nach mehr Vernetzungsmöglichkeiten 7
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innerhalb der Künstler_innenschaft deutlich, sowie nach groß 

gedachten Infrastrukturen („Proben-/Residencyhaus“) und 

selbstständig nutzbaren Arbeitsräumen, die auch zur Commu-

nity-Building der Künstler_innen – also der Publikumsbindung - 

unabdingbar seien. Immer wieder betont wurde der nicht-kura-

torische Ansatz einer solche Struktur: Die Künstler_innen wollen 

unbedingt ihre Arbeitsprozesse selbst bestimmen und hierzu 

entsprechende Räume / Infrastrukturen nutzen können, ohne 

dass diese einer kuratorischen Auswahl unterliegen.   

Film 
Auch der Filmbereich besteht auf große Ansätze und bun-

des- und bundesländerübergreifendem Agieren, etwa nach 

entsprechenden international anerkannten Incentives, um ge-

rade große (Serien-)Produktionen wieder nach Wien und Öster-

reich zu holen. Die internationale Auftragslage – nicht zuletzt 

aufgrund der Streaming-Dienste – stelle derzeit eine äußerst 

günstige Ausgangssituation hierfür dar und die Attraktivität 

des Filmstandortes Wien sei auf jeden Fall vorhanden, nur die 

entsprechenden Rahmenbedingungen seien nicht gegeben. 

Der Dachverband Filmschaffende machte zudem die Voraus-

setzungen deutlich, unter denen derzeit Filmproduktionen 

stattfinden: Jede Produktion beginne von Neuem und baue 

die gesamte Infrastruktur neu auf, es mangele an Büros, Räu-

men und Lager, Studioproduktionen seien oftmals viel zu teuer, 

Kooperationen fänden im Wesentlichen mit Deutschland statt. 

Man müsse demnach an eine koordinierte Zusammenarbeit der 

Bundesländer und des Bundes appellieren und für ein Steuer-

anreizmodell für Produktionen plädieren, um im Vergleich mit 

Nachbarländern wie Ungarn auch als internationale Filmstätte 

attraktiver zu sein.  

Das Symposium wurde parallel zum Event live gestreamt 
und konnte auch im Netz großes Interesses des (Fach)publi-
kums sowie von Vertreter_innen der Parteien und des Bundes  
erzielen. Veronica Kaup-Hasler, amtsführende Stadträtin für 
Kunst und Wissenschaft, unterstützte die Anliegen der frei-
schaffenden Künstler_innen und ermutigte ausdrücklich zu 
größerem Denken. 

Eine ausführliche Dokumentation des Symposiums wird 
in Bälde zur Verfügung stehen, nächste Schritte unter Ein-
beziehung weiterer Stellen und politischer Ebenen werden 
folgen. Eine verstärkte Kommunikation über die Kunst- und 
Kulturpolitik hinaus ist hierfür in allen Bereichen unbedingt 
erforderlich. Wir werden daher als nächsten Schritt den  
Dialog mit der Politik auf Stadt- sowie Bundesebene weiter 
ausbauen. 8
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Räume 
Körper 
Erkenntnis 
15 Jahre Liquid Loft 
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Sand © haring

Jubiläen, Jahrestage machen immer ein Stück weit be-

fangen. Sie werfen die Frage auf, ob einmal getroffene 

Annahmen noch gültig sind und ob man überhaupt 

noch etwas zu sagen hat. Das gilt nicht nur für die 

Kunst, aber hier besonders. Unter den Bedingungen 

des Neoliberalismus beschleunigen und verkürzen 

sich auch die Arbeitsbiografien von Künstler_innen zu 

Karrieren, die regelmäßig im Auf und Ab einer Nor-

malverteilungskurve verlaufen. Ratsam ist es, früh eine 

individuelle künstlerische „Handschrift“ zu entwickeln, 

sie als unique selling point für einen kurzen Zeitraum 

bis zum Höhepunkt zu kapitalisieren, um dann mehr 

oder minder vergeblich den Abgang hinauszuzögern. 

Der internationale Kunstmarkt taxiert Karrieren von 

bildenden Künstler_innen auf maximal fünf Jahre. 

Räume 
Körper 
Erkenntnis 
15 Jahre Liquid Loft 
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Bei Liquid Loft muss man sich diese Sorgen nicht machen. 

Seit fünfzehn Jahren setzt das Ensemble unter der Leitung 

der Gründungsmitglieder, dem Choreographen Chris Ha-

ring, dem Komponisten Andreas Berger und der Tänzerin 

und Choreographin Stephanie Cumming, Maßstäbe im zeit-

genössischen Tanz. Ihre Stücke haben denkbar lange Halb-

wertzeiten. Ihre Haltung zur Gegenwart braucht Geschichte 

nicht zu fürchten. Eine Rückschau auf die Arbeiten der Grup-

pe von den ersten Schritten bis in die jüngere Vergangenheit 

lässt erkennen, wie mit den Mitteln der Choreographie et-

was über das Leben der jeweils gegenwärtigen Gesellschaft 

und ihrer Verwerfungen erfahrbar gemacht wird. Die Arbeit 

der Körper darin verweist auf deren Verstrickungen in sich 

verändernden Arbeits-, Kommunikations- und Geschlech-

terbeziehungen, auf deren eigene Verwandlung innerhalb 

ökonomischer und kultureller Anpassungsprozesse an neue 

Technologien. 

Vermutlich aus diesem Grund hatte das Festival Im-

pulstanz für die diesjährige Ausgabe neben der Premiere 

der neuen Produktion „Blue Moon You Saw…“ auch „Posing 

Project B – The Art of Seduction“ aus dem Jahr 2007 im Pro-

gramm – die Produktion, mit der Liquid Loft den Goldenen 

Löwen auf der Biennale in Venedig gewann. Das liegt eben 

daran, dass sich bei Liquid Loft Zeitgenossenschaft gerade 

nicht im individuellen Ausdruck von Gegenwartserfahrung 

oder gar einer begeisterten Emphase des Jetzt erschöpft. Es 

geht in ihren Stücken vielmehr um die komplexen sozialen 

Voraussetzungen, unter denen Individuen überhaupt sich 

und einander und Gegenwart erfahren, ja, es geht um den 

Begriff von Individualität selbst. Sie ist bei Produktionen von 

Liquid Loft nicht mehr Ausdruck der organischen Einheit der 

Person, sondern Voraussetzung von Erfahrungsprozessen, 

ebenso wie ihr Resultat. „Ich weiß nicht wer ich bin, aber das 

mit Überzeugung.“ Das könnte der Leitsatz der liquid peo-

ple sein, die die Bühnensettings von Liquid Loft bevölkern. 

Fragile Identitäten sind hier Schnittstellen des Begehrens 

zum Sozialen, sind Produkt und Produktivkraft zugleich. Sie 

versprechen dem Begehren Erfüllung, wie sie sie versagen 

können. Sie sind fluide, aber nicht beliebig.  

Trotzdem bleiben Person und Persona in den Arbeiten 

von Liquid Loft unverkennbar und unverwechselbar. Der 

künstlerische Prozess ist von den individuellen „Handschrif-

ten“ seiner Protagonist_innen nicht zu abstrahieren. Sie sind 

aber nicht einfach so vorhanden, sondern kommen erst mit 

der Disziplin kollektiven Arbeitens zu ihrem Bewusstsein. 

Kollektive Autorenschaft und stellenweise die Aufkündigung 

traditioneller Arbeitsteilungen im Produktionsprozess sind 

unmittelbar künstlerische Produktivkräfte. Dafür sprechen 

schon allein all die Kooperationen mit benachbarten Küns-

ten, affinen Künstler_innen, aber auch Institutionen und 

Arbeitszusammenhängen, an die man bei den Routinen 

einer zeitgenössischen Tanzszene erst einmal nicht denkt.  

StAParis © Haring
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„Foreign Tongues“ (ab 2017) entwickelt zum Beispiel ei-

nen gänzlich neuen Umgang mit Sprache im choreogra-

phischen Kontext. Samples aus Minderheitensprachen 

und Dialekten bilden die Basis für eine Choreographie 

von Sprechgesten, die jenseits von Bedeutung auf die 

klangliche, körperliche und emotionale Dimension des 

Sprechaktes verweist. Es ist eine Übung des Verstehens 

auch dann, wenn man nichts versteht. Das Stück reflek-

tiert über den Kommunikationsmodus einer Gesellschaft, 

die sich ihre längst vorhandene kulturelle Diversität mit 

einigen Schwierigkeiten erst einmal wieder ins Bewusst-

sein rufen muss. 

Aber auch „Stand Alones“, die im vergangenen Jahr im 

Wiener Leopoldmuseum uraufgeführte Produktion, spaltet 

und vervielfältigt das traditionelle Theatersetting in ver-

schiedenen, gleichzeitig entworfenen Perspektiven. Wie 

Solostimmen in einer polyphonen Komposition erobern 

acht Tänzer_innen eine gesamte Etage des Museums. Was 

mal Theater war, ist vorproduziertes Klangmaterial, das die 

Tänzer_innen digital gespeichert mit sich führen, um damit 

ihr jeweils eigenes Bühnensetting etablieren zu können. Es 

nimmt Architektur und Beobachtungs- und Abstandsver-

hältnisse in den choreographischen Prozess auf. Choreo-

graphie befragt hier Form und Funktion der Architektur, 

bis es gelingt, dieser „steinernen Choreographie“ die Ak-

tualität des Vergangenen zu entreißen. 

Es ist vor allem die beachtliche methodische Konstanz, die es 

Liquid Loft ermöglicht hat, über die Jahre unterschiedlichste 

inhaltliche Impulse zu entwickeln, ohne jemals mit diesen 

repetitiv umzugehen. Körper, Bewegung, Stimme, Geräusch 

werden voneinander entkoppelt und neu zusammengesetzt. 

Das akustische Umfeld, das die Tänzer_innen umgibt, krei-

ert Räume, tarnt, täuscht, öffnet ungewohnte Einblicke und 

zweite Ebenen. Das Knirschen von zertretenen Glasscherben 

allein („Models of Reality“, 2019) assoziiert die Verletzlichkeit 

der dem Geräusch ausgesetzten Körper.  

Eine Science-Fiction-Literatur um die Jahrtausendwende 

und Cyborg-Theorien versprachen einmal die machtvolle Er-

weiterung des menschlichen Körpers durch kommende Tech-

nologien. Cyborgs sind wir längst durch eine rigorose soziale 

Anpassung an Technologien geworden. Aus dem literarischen 

Motiv eines „Posthumanismus“ ist für Liquid Loft jedoch ein In-

strument der Analyse für eine künstlerische Forschungsarbeit 

an lebenden Körpern entstanden. Währenddessen fordert das 

Liquide im Namen auch weiterhin einen Zuwachs an Freiheit 

ein, den die Entinstitutionalisierung des Kunstbetriebs bieten 

könnte, als bewussten Gegenentwurf zur erzwungenen Fle-

xibilität, die das neoliberale Regime dem Feld der Kunst seit 

drei Jahrzehnten auferlegt. Eins ist sicher: Das Programm von 

Liquid Loft ist noch lange nicht abgeschlossen. 

Sacre © Haring

  Uwe Mattheiß  13
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„Ich habe mich immer für das Paradoxon inte-

ressiert“, sagt sie, „weil ich ständig das Gefühl 

hatte: Wenn etwas gezeigt wird, ist eigentlich 

das Gegenteil der Fall. Eine völlig dichotomische 

Dynamik. Das bedeutet für mich, dass es stets 

etwas hinter der Leinwand gibt. Die Bilder hinter 

der Realität, die man sehen muss.“ Sie spricht 

von ihrem Geburtsland, dem Kongo. „Ein prob-

lematisches Land“, weil es noch heute Fremd-

besitz zu sein scheint, wenn auch nicht mehr 

der des belgischen Königs Leopold II., sondern 

von „Firmen, die der Politik Geld geben, von 

Ländern wie Frankreich, England und den USA“.  

 

Elisabeth Bakambamba Tambwe, die inzwischen 

zu den prägenden Persönlichkeiten der Wiener 

Tanzszene zählt, erinnert sich, wie sie im Alter von 

vier Jahren mit ihrer Familie von einem Tag auf 

den anderen aus Kinshasa – „dort bin ich zwar 

geboren, aber meine Eltern kommen aus der 

kongolesischen Provinz Kasaï“ – verschwinden 

musste. Der Vater hatte Jus studiert, auch in 

Frankreich. Er war gerade von dort zurückgekom-

men, um im Regierungsumfeld zu arbeiten, als 

Berichte von Verhaftungen die Runde machten. 

„Es stellte sich heraus, dass kürzlich drei Leute 

mit dem Namen Tambwe gestorben sind. Sie ha-

ben nach jemandem mit dem Namen Tambwe 

gesucht.“ In aller Stille wurden Haus und Grund 

verkauft. 

 

Ein Portrait der Wiener Künstlerin, 
Choreograf in und Performerin 

Elisabeth 
Bakambamba 
Tambwe  



Pink Eye

© Christa Pertl,

Steierish Herbst Festival 15
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„Man kann die Zeichen nicht loswerden, 

also muss man lernen, mit ihnen zu spielen“ 



Freud 

© Eva Lenhardt



Die Eltern setzten sich mit ihrer einzigen Tochter und deren drei Brüder  

erst nach Belgien ab und siedelten sich dann in Lille an. Erst kam die  

Begeisterung: „Frankreich, das Land der Menschenrechte, der Diversität, 

Liberté, Egalité, Fraternité – all das machte uns glauben, wir kommen ins 

Land der Träume, ein Eldorado, in dem alles möglich sein würde.“ Dann 

die Ernüchterung: „Als Erstes hat man in der Schule von uns verlangt, dass 

wir aufhören, unsere Sprache zu sprechen.“ Tambwes Muttersprache ist 

Tschiluba, ihre Umgangssprache Lingala, denn „wir sind Teil der Ethnie der 

Baluba“, die auch im für seinen Diamantenreichtum bekannten kongole-

sischen Distrikt Kasaï beheimatet ist. 

Elisabeth und ihre Geschwister besuchten in Lille die katholische Pri-

vatschule École Thérèse D‘Avila. Es war kein ermutigendes Erlebnis. Die 

Schülerin beschloss, sie würde nie die französische Nationalität anneh-

men, verabschiedete sich von der Kirche und wechselte an eine öffentliche 

Schule. Dort begann sie sich für Kunst zu interessieren. Nach der Matura 

studierte sie an der École des Beaux-Arts in der nordfranzösischen Stadt 

Tourcoing. Sieben Jahre nach dem Abschluss kam sie nach Wien. 

Während der gut eineinhalb Jahrzehnte, in denen die Choreografin, 

Performerin und Künstlerin nun schon in Österreich lebt, hat sie ihre Ar-

beiten unter anderem bei den Wiener Festwochen, bei Impulstanz, dem 

Steirischen Herbst und dem Donaufestival sowie im Tanzquartier, WUK 

und brut gezeigt. Im September 2011 zeigte das WUK ihre Stück-Installation 

Golden Baby, in der Adriana Cubides als Performerin zu sehen war. Davor 

war Tambwe bereits mit React in silence, please! (2008) und Anomalic 

(2010) aufgetreten. Durch Golden Baby hat sie sich in Wien als Künstlerin 

etabliert. Und gleich ein Paradoxon beleuchtet, das sich erst zeigt, wenn 

man „hinter die Leinwand“ schaut – hier jene des Songs My Golden Baby, 

den Tambwe in der Interpretation von Peter Alexander vorspielte. 

Das Lied stammt aus der Operette Die Blume von Hawaii des bekann-

ten ungarisch-jüdischen Komponisten Paul Abraham, uraufgeführt 1931 in 

Leipzig. Als die Nationalsozialisten am 30. Jänner 1933 in Deutschland an die 

Macht kamen, galt Abrahams Musik als „entartet“. Er zog sich nach Buda-

pest zurück und musste 1940 fliehen. Alexanders My Golden Baby war eine 

von zahlreichen Coverversionen des Liedes. Eine Filmaufnahme zeigt den 

Entertainer jedoch, wie er es Anfang der 1960er Jahre in Blackfacing-Mas-

ke trällert. Darüber, dass derlei Auftritte diskriminierend sind, wurde erst 

rund ein Vierteljahrhundert später zu reden begonnen. Mit ihrem Stück 

erinnerte Tambwe also indirekt auch an das Schicksal von Paul Abraham. 

Keine der seither entstandenen Performances und Installationen von Eli-

sabeth Tambwe bedienen einen „unschuldigen Blick“. Weder Fit In (2015) 17
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Approximation linéaire 

© Esther Stocker

Las Meninas

© dig up productions, Tanzquartier

– über das Industrieopfer Huhn als Symbol für Monstrosi-

täten, die sich westliche Gesellschaften leisten – noch Las 

Meninas (2015, mit Bezug auf das gleichnamige Gemälde 

des Spaniers Diego Velázquez von 1656) oder Congo Na Cha-

nel (2017) oder zuletzt Carré Noir (2020, eine Performance 

angeregt von Kasimir Malewitschs 1915 geschaffenem Bild 

Das Schwarze Quadrat). 

Elisabeth Tambwe arbeitet an der Schnittstelle von Per-

formance, Choreografie und bildender Kunst. Ihr Interesse 

für Letztere hatte sie bereits als Jugendliche in der Schule 

entdeckt: „Ich schrieb mich dort für Kurse in Ästhetik und 

Bildanalyse ein, weil ich gesehen habe, wie wichtig es in 

dieser christlichen Gesellschaft mit ihren vielen Codes ist, 

zu verstehen, wie diese Bilder zu lesen sind. Man kann die 

Zeichen nicht loswerden, also muss man lernen, mit ihnen zu 

spielen. Ich lernte schnell, wie man einen Körper in Räumen 

zeigt und verschiedene Perspektiven einnimmt.“ 

So reflektierte sie früh über ihre künstlerische Position 

und zugleich über ihre Verortung in der Gesellschaft: „Ich 

habe meine Geschichte wie ein Kreuz auf den Schultern ge-

tragen. Wie ein Opfer. Immer die Verantwortung auf andere 

abgeschoben. Doch ich habe realisiert, dass ich das ändern 

muss, sonst würde ich mein Leben mit Jammern verbrin-

gen.“ 

An der Kunstschule in Tourcoing „habe ich mich erst 

mit Malerei beschäftigt, dann mit Skulptur und dem Raum, 

mit einer ,architecture organique‘. Und ich entdeckte, dass 

mein Hauptaugenmerk auf dem Anderen, dem Publikum, 

lag: Wie sehen sie sich’s an. Also habe ich ein Dispositiv ge-

schaffen, um das Publikum dazu zu bringen, im Raum zu 

tanzen. Näher zu kommen, von unten zu schauen, zu lie-

gen. Ich fand, das wäre interessant, um den Körper besser 

zu verstehen. Daher habe ich angefangen, mehr mit Leuten 

  Helmut Ploebst   

zusammenzuarbeiten, die in Choreografie und Körperfor-

schung involviert waren.“ 

Heute verknüpft Tambwe ihr Leben als Künstlerin mit 

dem einer Partnerin und Mutter zweier Kinder. Außerdem 

hat sie vor drei Jahren mit Château Rouge im 12. Bezirk einen 

eigenen multidisziplinären Kunstraum für kritische künstleri-

sche Begegnungen gegründet. Eine neue Herausforderung. 

Tambwe will „stets einen anderen Zugang und eine andere 

Art, den Anderen wahrzunehmen und zu inkludieren“ errei-

chen.  Denn „mir geht es immer darum, meine Position zu 

hinterfragen,“ die einer Partnerin und Mutter zweier Kinder. 

Außerdem hat sie vor drei Jahren mit Château Rouge im 

12. Bezirk einen eigenen multidisziplinären Kunstraum für 

kritische künstlerische Begegnungen gegründet. Eine neue 

Herausforderung. Tambwe will „stets einen anderen Zugang 

und eine andere Art, den Anderen wahrzunehmen und zu 

inkludieren,“ erreichen.  Denn „mir geht es immer darum, 

meine Position zu hinterfragen.“ 

18
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Elise Tambe 

© Olivier Ligens

  Helmut Ploebst   



Sprache auf den Punkt  
Anna Mendelssohn im sehr persönlichen Porträt  

Der pure Zufall in Form eines farbigen Punktes brachte 

mich im Jahr 2005 mit Anna Mendelssohn zusammen: 

Bei den Wiener Festwochen wurde ich für David Mayaans 

„Familientisch“ mittels meiner Eintrittskarte jener kleinen 

Besucher_innen-Gruppe zugeordnet, die Anna auf ihrer 

biografischen Reise durch Wien folgen sollte. Die junge 

Performerin kannte ich zuvor nicht, nach diesem Abend 

konnte ich sie jedoch nicht mehr vergessen. Selten fühlte 

ich mich von einer Performance so berührt – daran hat sich 

auch 15 Jahre später nichts geändert. Unvergesslich bleibt 

mir Annas eindringliche, ruhige Stimme, die eine intime 

Stimmung kreierte, während sie uns durch den Stadtraum 

auf den Spuren ihrer Kindheit, ihres Erwachsenwerdens 

und vor allem ihrer Familie vom 9. Wiener Bezirk über die 

Ringstraße und den Theseustempel bis zum Wiener West-

bahnhof führte. Ihr Kopf war dabei streckenweise unter 

einem Haus versteckt – ein sehr bezeichnendes Symbol 

für eine Familiengeschichte, die zutiefst von unfreiwilli-

gen und freiwilligen Reisen geprägt ist. Stets präsent in 

Annas Erzählungen an diesem Abend war ihre verstorbe-

ne Großmutter, die bekannte österreichische Literatin und 

Kritikerin Hilde Spiel (1911–1990). Deren Lebensstationen 

führten sie von Wien über das Exil in London schließlich in 

den 1960er-Jahren nach der endgültigen Rückkehr wieder 

nach Wien und an den geliebten Wolfgangsee – Orte, die 

auch Annas Leben nachhaltig beeinflussten. Hilde Spiel 

sollte Anna und mich zwölf Jahre später wieder zusam-

menführen, aber dazu später.  

Bereits beim „Familientisch“ war Annas große Faszination 

und Feinfühligkeit für Sprache, deren Wirkkraft und Nuan-

cenreichtum spürbar. Die Sprache, in der sie sich bis heute 

als Performerin am meisten zu Hause fühlt, ist die englische. 

Das mag im ersten Moment für eine 1976 in Wien gebo-

rene Künstlerin mit Muttersprache Deutsch überraschen. 

Jedoch erstaunt es nicht weiter bei näherer Betrachtung 

ihres Lebenslaufs und ihrer Familie: Ihr Vater Felix de Men-

delssohn, ein Psychoanalytiker, wurde 1944 als Sohn Hilde 

Spiels im Londoner Exil geboren. Jahrzehnte später zog es 

seine Tochter nach einem abgebrochenen Psychologiestu-

dium ebenfalls nach England. Am Dartington College und 

in Bretton Hall studierte Anna Schauspiel. Fasziniert war sie 

schon immer vom „physical theatre“, das sie an ihren Aus-

bildungsstätten zu finden hoffte, denn die Sehnsucht nach 

klassischen Formen des Sprechtheaters hielt sich schon da-

mals in Grenzen. Ein unerwarteter Ruf brachte sie bereits 

kurz nach dem Studium wieder zurück in ihre Heimatstadt: 

Kornelia Kilga vom Wiener Ensemble toxic dreams bat Anna, 

für eine verhinderte Schauspielerin einzuspringen. Damit 

begann die bis heute andauernde enge Zusammenarbeit 

mit toxic dreams und Yosi Wanunu. In mehr als 30, meist 

englischsprachigen Produktionen des Ensembles war Anna 

Mendelssohn bisher zu sehen. Sie schätzt die vertrauensvolle 

Arbeit mit dem Regisseur Wanunu, die schlafwandlerische 

Sicherheit im gegenseitigen Verständnis und die vertrau-

ensvolle Intimität in der Kommunikation während der Ent-

wicklungs- und Probenprozesse.  

 

Für die aktuelle gift-Ausgabe ist ein Doppelporträt über zwei renommierte Bühnendarstellerinnen 

entstanden, die einer Familie entspringen: Anna Mendelssohn und ihre Mutter Jutta Schwarz. 

Im ersten Teil stellt Astrid Peterle die Sprachkünstlerin und Performerin Anna Mendelssohn, die 

einem größeren Publikum durch ihre Arbeit mit toxic dreams bekannt wurde, mit Rückblick auf 

persönliche Begegnungen vor. Im Anschluss findet sich ein Gespräch, in das Anna Mendelssohn 

ihre Mutter, die 1941 in Wien geborene Schauspielerin und Regisseurin Jutta Schwarz, die knapp 

zwei Jahrzehnte die Leitung des nonverbalen StraßenBewegungsTheaters vis plastica trans.

gen inne hatte, verwickelt hat. Und zuletzt hat Anita Kaya, Mitbegründerin und Leiterin der 

Künstler_innen für Künstler_innen-Initiative Im_flieger-Freiraum, Jutta Schwarz zu ihrer jahr-

zehntelangen Karriere im und außerhalb des Theaters befragt.  

20
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Im Lauf einer so langen und umfangreichen beruflichen 

Partnerschaft gibt es einige Momente und Projekte, die 

besonders im Gedächtnis bleiben: Zu Annas persönli-

chen Highlights gehören Kongs, Blondes and Tall Buil-

dings aus dem Jahr 2007, in der nicht nur die King-Kong-

Figur kulturhistorisch dekonstruiert wurde, sondern 

auch die stereotypen Frauenfiguren, die mit King Kong 

meist einhergehen. Thomas B or Not ermöglichte Anna 

im Jahr 2016 eine brillante Performance: Mit viel Screw-

ball-Dynamik, Humor und klugen Verflechtungen seziert 

das Stück den Theater- und Performancebetrieb, indem 

Kunst und Alltag ineinander verschwimmen. Es ist eines 

der vielen Beispiele für Annas feines Gespür in Sachen 

Komödie, das sie zuletzt wieder für toxic dreams in der  

mehrteiligen Performance-Reihe The Bruno Kreisky Look- 

alike – für die das Ensemble 2019 den Nestroy-Theater-

preis für die „Beste Off-Produktion“ erhielt – offenbarte.  

Vor etwas mehr als zehn Jahren begann Anna mit der 

Entwicklung eigener Projekte, in denen sie häufig auch 

solo auftritt. Hier tritt ihre tiefgehende Auseinanderset-

zung mit Rhetorik und ihre Faszination für politische 

Potentiale von Sprache besonders deutlich hervor. Ihr 

erstes Solo-Projekt Cry Me A River, das sie 2010 am Tanz-

quartier Wien uraufführte, erscheint retrospektiv nahezu 

als prophetisch, schließlich ist dessen Thema heute aktu-

eller denn je. Über 60 Mal hat sie die Performance bisher 

international gezeigt und die Einladungen reißen nicht 

ab. Kein Wunder, denn Anna verstand schon vor über 

zehn Jahren die emotionale Seite des Klimawandels, 

die Trauer, Wut und Angst, die er in Menschen auslöst, 

treffsicher in einen Monolog zu verpacken, der auch vor 

Tränen nicht zurückschreckt.  

Im Jahr 2018 performte Anna erstmals den Mono-

log Free Speech! ? im Rahmen der Konferenz „Concer-

ning Matters and Truths, Postmodernism‘s Shift and the 

Left-Right-Divide“ im Haus der Kulturen in Berlin. In einer 

geschickt verwobenen Collage aus Reden und Texten 

von „links“, wie auch „rechts“ zugewandten Autor_innen, 

Aktivist_innen und Wissenschaftler_innen sowie eigenen 

Texten spielt Anna gekonnt mit der Form der Brandrede: 

In Zeiten von Fake News, Echokammern und Shitstorms 

dreht sich die Performance um die Frage, wer heute in 

welchen Kontexten was sagen darf und inwieweit die 

„Linke“ ihren traditionellen Kampf für Redefreiheit an die 

„Rechte“ verloren hat.  

Foto: Limonovpress 
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Foto rechts: Stern

Foto unten: King Kong, Gespräch



Ordinary Creatures



Wenn Anna Mendelssohn nicht auf der Bühne 

steht oder an Filmen arbeitet, dann widmet 

sie sich der Sprache im therapeutischen 

Dialog und dem genauen Hinhören. 

Das Nachdenken über die Sprache als Medium der Politik 

und Hilde Spiel haben Anna und mich, wie bereits oben an-

gekündigt, 2017/18 wieder zusammengeführt. Als Kuratorin 

des Jüdischen Museums Wien habe ich Anna eingeladen, für 

die Ausstellung The Place to Be. Salons als Orte der Eman-

zipation einen Film zu gestalten. In meiner Definition des 

Salons als einen Ort des politischen Sprechens erschien mir 

Anna mit ihrer Feinfühligkeit für diese Qualität der Sprache 

ideal, um einen künstlerischen Beitrag zu gestalten und 

damit die Institution Salon, die bis 1938 in Wien stark von 

jüdischen Frauen geprägt wurde, in die Gegenwart zu holen. 

Hilde Spiel wiederum nahm in der Ausstellung eine promi-

nente Rolle ein, denn sie veröffentlichte 1962 ein Buch über 

die Wiener Salon-Pionierin Fanny von Arnstein und fungierte 

nach ihrer Rückkehr nach Österreich am Wolfgangsee selbst 

als Salonière.  

Annas Film Salon Talk zeigt ein zeitgenössisches Salon-

gespräch, in dem sie mit einer kleinen, von ihr eingeladenen 

Runde von Personen die Themen Emanzipation, Identität 

und Feminismus diskutiert. Im Originalinterieur des Salons 

von Josephine und Franziska von Wertheimstein in Wien 

Döbling (re-)aktivieren Anna als Salonière und ihre Salongäs-

te Dudu Kücükgöl, Jens Kastner, Gin Müller und Elisabeth 

Tambwe durch Konversation den musealen Ort als einen 

Raum, in dem – wie einst in den Salons – eine andere Ge-

sellschaft denkbar wird.  

In ein für sie völlig neues Format hat sich Anna vor eini-

gen Jahren gemeinsam mit ihrem Lebensgefährten Thomas 

Marschall getraut: Gemeinsam schrieben sie ein Drehbuch 

zu einem Spielfilm mit dem Titel Ordinary Creatures, der 

seinen Ausgang in Annas Performance What? gefunden hat. 

In dieser tragen Anna und Joep van der Geest einen Kon-

flikt aus, in der in einer stürmischen Paardynamik politische 

Uneinigkeiten und persönliche Verletzungen fließend inein-

ander übergehen. Im Film, der bei der heurigen, auf Grund 

der Covid-19-Pandemie nicht stattgefundenen Diagonale in 

Graz seine Welturaufführung hätte feiern sollen, begeben 

sich Anna und Joep unter Regie von Thomas Marschall in 

absoluter Selbstbezogenheit auf eine Autoreise, die das Paar 

und das Publikum von heftigen verbalen Uneinigkeiten über 

Momente absoluter Innigkeit und schräge Begegnungen 

quer durch lichtdurchflutete, gleisende Landschaften auf ein 

überraschendes Ziel hinführt. In diesem außergewöhnlichen 

Jahr findet der Film nun im Oktober in einer Kooperation 

zwischen Diagonale und Viennale endlich seine Urauffüh-

rung auf großer Leinwand.  

Wenn Anna Mendelssohn nicht auf der Bühne steht oder 

an Filmen arbeitet, dann widmet sie sich der Sprache im 

therapeutischen Dialog und dem genauen Hinhören. Vor 

einigen Jahren knüpfte sie ans einst abgebrochene Studium 

der Psychologie an, begann das Studium der Psychothera-

piewissenschaft und arbeitet nun als Psychotherapeutin in 

Ausbildung unter Supervision in freier Praxis. Die Improvisa-

tion, die Neugierde und das Sich-Einstellen-und-Einlassen 

auf Andere, all diese Elemente sind für Anna essentiell, in der 

Kunst und in ihrer therapeutischen Arbeit.  

Wir alle dürfen neugierig bleiben auf die vielen weite-

ren Projekte, die bereits in Anna schlummern. Ich persönlich 

bin gespannt, wann Anna und ich unsere dritte einschnei-

dend-nachhaltige Begegnung erleben werden, wobei ich 

mich 15 Jahre später glücklich schätze, dass diese nicht mehr 

nur als Künstlerin und Betrachterin stattfinden wird, sondern 

in einem freundschaftlichen Dialog.   

  Astrid Peterle  

25

g
if

t 
0

3
.2

0
2

0
  

I 
 p

ro
fi

l



Anna Mendelssohn im Gespräch mit Jutta Schwarz   

„Wenn uns die Realität mehr 
aufrüttelt als das Theater, 
was wollen wir dann auf 
der Bühne sehen?“   

ANNA MENDELSSOHN: Was fasziniert Dich am Theater? 

JUTTA SCHWARZ: Ich glaube es ist mein Interesse an Kom-

munikation: Wie gehen wir miteinander um, – mit dem Du, 

dem Anderen, mit der Gemeinschaft, der Welt, mit uns 

selbst… Ich will – seit meiner Kindheit – verstehen, „was da 

gespielt wird“, mich zurechtfinden im Zusammenspiel unter-

schiedlicher Perspektiven, – und ich will mitspielen. Für mich 

ist Theater ein Versuchslabor der Kommunikation, dessen 

Ergebnisse gültig, aber nie endgültig sind. Diese Vorläufig-

keit erlebe ich als befreiend – und zugleich löst das Gefühle 

tiefe Verbundenheit aus. Ist das die Faszination?  So scheint’s 

mir jedenfalls jetzt, im Alter. Aber Du stehst jetzt mitten im 

Leben, was bedeutet Theater für Dich? 

ANNA: Ich finde Deine Antwort ganz wunderbar. Mir geht 

es genauso. Das Thema Kommunikation – wie wir sprechen, 

miteinander sprechen, uns über die Dinge, die uns bewegen, 

verständigen, ist für mich auch ganz zentral. Als Schauspie-

lerin liegt für mich die Kraft im Spiel mit den Feinheiten der 

Sprache. Wenn ich ein Wort ein bisschen anders betone, ver-

ändert das vielleicht den ganzen Satz und dann auch alle 

weiteren. Gleichzeitig wird es immer ein bisschen anders 

sein, in jeder Probe, bei jeder Aufführung. Ich muss also sehr 

genau zuhören, den Anderen, aber auch mir selbst. Das Auf-

regende am Theater ist außerdem, dass auch das Publikum 

– jeder Lacher, jeder Blick ins Programmheft – alles verän-

dert. Das macht die Sache natürlich verletzlich – das kann 

schön und auch sehr schmerzhaft sein. Ich kann mich an 

viele Momente erinnern, in denen ich am liebsten im Boden 

versunken wäre. Warum tut man sich das also an?  

JUTTA: Ich glaube, man tut sich das an, eben weil es so 

ein Grenzgang ist. Man will sich ja nicht an der Schwimm-

bad-Reling durchs Leben hanteln, anstatt sich ins offene 

Wasser zu wagen. Man will ja die Herausforderung, will sein 

Potential auch verwirklichen. Wenn es gelingt, ist das ein 

großes Glücksgefühl, aber die Momente des Absturzes kön-

nen auch ganz schön grausam sein. Ich erinnere mich gut an 

solche Augenblicke des Gesichtsverlusts, das Gefühl, mein 

Gesicht, meine ganze Fassade, bröckelt ab und kommt zum 

Vorschein – sichtbar für jeden – das arme Würmchen, das 

ich bin.  Versinken, in den Boden verschwinden, ist alles was 

man da denkt, aber vielleicht ist Sich-Eingraben auch ganz 

gut: Mit sich selbst konfrontiert sein, herausfinden, um was 

es mir „eigentlich“ geht … 26
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Für die aktuelle gift-Ausgabe hat Anna 

Mendelssohn ihre Mutter, die 1941 in 

Wien geborene Schauspielerin und 

Regisseurin Jutta Schwarz, in ein Ge-

spräch über das Glück, eine Berufung 

mit den Eltern zu teilen, Konflikte und 

Widersprüche als dramatische Hand-

lungen und Theater als Analysetechnik 

von Kommunikationswegen verwickelt. 
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Im Theater geht es ja ständig um Gesichtsverlust, im Tra-

gischen wie im Komischen, um Entlarvung, das Aufdecken 

von Motiven, die Konfrontation mit den Folgen, etc. Die 

Hoffnung ist, dass sich diese Erfahrung aus dem Spiel in 

das reale Leben überträgt, dass sie den Blick schärft für die 

allgegenwärtigen Maskeraden – das wäre der gesellschafts-

politische Anspruch.  

Vielleicht kann man sagen, uns beiden geht es im Grund 

nicht nur auf das Theater bezogen um Kommunikation, um 

die Feinheiten, die so viel auslösen können, um die Fragilität 

des Hier und Jetzt, das immer nur Vorläufige … Verbunden-

heit kann sich als Abhängigkeit erweisen, und vice versa. 

Um diese Themen geht es ja auch ganz real zwischen uns. 

Wir leben ja nebeneinander, die Kinder laufen durch den 

gemeinsamen Garten, in dieser Nähe kommt die kommu-

nikative Balance auch manchmal ins Wanken.  Wir arbeiten 

noch dazu im gleichen Metier, und manchmal kreuzen sich 

auch dort unsere Wege.  Meine Frage wäre: Wie geht es Dir 

damit? Ganz abgesehen vom Praktischen…  

ANNA: Ich habe einmal bei Nietzsche etwas gelesen, das 

in etwa sagt – natürlich ist es klug, in das Metier der Eltern 

einzusteigen, denn darauf kann man aufbauen. 

Ich hatte sicherlich das Glück mit zwei Eltern aufzuwach-

sen, die ihren Beruf geliebt haben und zuhause gerne und 

viel über ihre Arbeit gesprochen haben. Das wirkt inspirie-

rend. Wenn man spürt, dass der Beruf etwas ist, das die El-

tern glücklich macht. 

Aber natürlich hat es auch viel Konfliktpotential, wenn 

man denselben Beruf ausübt.  

Du tauschst Dich gerne über alles aus, was Du Dir an-

schaust und gibst sehr präzises Feedback. Ich weiß, dass 

Du immer ehrlich bist, auch in Deiner Kritik mir gegenüber. 

Obwohl ich daraus viel lernen kann, war es für mich immer 

wieder wichtig zu sagen, Deine Meinung dazu interessiert 

mich jetzt einfach nicht. 

Kürzlich habe ich von Schauspieler_innen gelernt, dass 

man in einer Szene immer nach dem Konflikt suchen muss, 

denn der macht es erst spannend für die Zuseher_innen. 

Das hat mich überrascht, denn diese Faustregel habe ich 

nicht gekannt, obwohl ich mich viel mit Konflikten auf der 

Bühne auseinandergesetzt habe, gerade in meinen eigenen 

Arbeiten. Auf den ersten Blick macht das viel Sinn. Konflik-

te sind spannungsgeladen und aufregend, aber dauerhaft 

nützen sie sich ab. Eigentlich sind Widersprüche für mich 

interessanter, denn dabei geht es um unterschiedliche Pers-

pektiven. Man kann über diese in Konflikt geraten, aber wenn 

man es schafft, kann man sie auch einfach nebeneinander 

stehen lassen, keiner muss gewinnen. We agree to disagree. 

Das ist nicht immer einfach, denn ich denke befriedigender 28
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ist es erstmal, wenn man Recht hat. Erinnerst Du dich noch 

an den schönen Satz, den Felix [de Mendelssohn, Vater von 

Anna] immer so gern zitiert hat: „Nicht du hast Recht, ich 

habe Dir Recht gegeben!“ 

Politisch kann es aber gefährlich werden, wenn wir Linke 

uns beispielsweise nicht mehr trauen, zu irgendeinem The-

ma klar und offen Stellung zu beziehen, weil wir dann von 

anderen, vielleicht noch Linkeren, dafür angegriffen werden.  

Wie siehst Du das? In den 70er Jahren war politische Kunst 

oft sehr didaktisch, oder? Du hast ja später auch Straßenthe-

ater gemacht, das eher poetisch, visuell war, mit vis plastica? 

JUTTA: Für mich ist es wichtig, dass meine Arbeit einen 

gesellschaftspolitischen Bezug hat, allerdings vermeide 

ich meistens selbst klar und offen Stellung zu beziehen. 

Ich möchte lieber zum Mitdenken anregen. Bei vis plastica 

ging es darum, das Straßenpublikum in die Beobachtung 

einer fremden Erscheinungs- und  Ausdrucksform hinein-

zuziehen, in eine assoziative und emotionale Kooperation 

im Dechiffrieren dessen, was diese „Aliens“ da abhandeln.  

Das ist oft geglückt, trotzdem haben wir manchmal auch 

Aggressionen abgekriegt. Aber da haben immer gleich Leu-

te aus dem Publikum eingegriffen und den beginnenden 

Konflikt deeskaliert. In solchen Momenten gehen Realität 

und Theater ineinander über: Dem theatralen Konflikt schaut 

das Publikum zwar interessiert zu, aber es greift nicht ein. 

Bei einem realen Konflikt in der Öffentlichkeit wäre eine 

solche Haltung Voyeurismus, Feigheit, Gleichgültigkeit … 

da braucht es Menschen, die eingreifen und Stellung be-

ziehen: „Let us agree to disagree“. Das tust Du auch mit 

Deiner letzten Arbeit „Free Speech“, Rede kann schließlich 

nur frei sein, wenn wir auch sehr gegensätzliche Positionen 

nebeneinander bestehen lassen. Alle Deine Statements in 

„Free Speech“ sind ja authentisch, auch die sehr extremen, 

da habe ich mich schon gefragt, könnte ich als Beobachterin 

eine solche Aussage in der Realität einfach (stillschweigend) 

bestehen lassen? Ich will durchaus kein Cancelling solcher 

Extrempositionen verlangen, das wäre meinerseits extrem, 

aber ich muss reagieren, agieren – nur wie?  Das frag ich 

mich angesichts der allgemeinen Zustände immer wieder…   

ANNA: Wenn uns die Realität mehr aufrüttelt als das Thea-

ter, was wollen wir dann auf der Bühne sehen? Ich glaube, 

was ich am Theater, oder in der Kunst, am allermeisten zu 

lieben gelernt habe, ist, dass es die Möglichkeit gibt, zu re-

agieren auf das was passiert: einen persönlichen Ausdruck 

dafür zu finden. Ich habe eine Stimme. Auch wenn ich nicht 

immer weiß, was ich sagen will.

Foto links: 

Brut, Toxic Dreams 

© Dietmar Egle

Foto rechts: Alpbach

© Luiza Puiu
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Anita Kaya, die Jutta Schwarz am Dramatischen Zentrum, 

der ehemaligen Institution für experimentelles Theater in 

Wien zwischen 1972 und 1989, kennengelernt hat, verwi-

ckelt die Wegbegleiterin in ein Gespräch über soziokultu-

relles Theater, egalitäre Ausbildungs- und Bühnenformate 

und wie sich Familie in ein Theaterleben integrieren lässt.  

Für mich war die Exklusivität des 
Theaterraums mitsamt seinem 
exklusiven Publikum auf Dauer 
nicht wirklich befriedigend
Jutta Schwarz im Gespräch mit Anita Kaya 

Anita Kaya: Du wirst kommenden Februar achtzig Jahre 

alt, dein Leben ist immer um das Theater gekreist. Wie bist 

du dazu gekommen? 

Jutta Schwarz: Meine Großmutter hatte eine feine Körper-

sprache, mit der sie ihren Widerwillen gegen das Naziregime 

gut ausdrücken konnte, nonverbal, was damals überlebens-

wichtig war. Schon als Vier- bis Fünfjährige hat mich das 

fasziniert. Nach dem Krieg sind meine Mutter und ich zu ihr 

in den Gemeindebau gezogen. Wir hatten auch ein  Volks-

theater-Abo. Dass es Menschen gibt, die ausdrücken können, 

was ich spüre, auch meine Welt-Verzweiflung, war befreiend. 

Ich habe dann neben dem Lehramtsstudium eine Schau-

spielschule besucht und bald auch zu spielen begonnen. 

Anita: Wie waren deine Erfahrungen an den Institutionen, 

wie den Münchner Kammerspielen oder dem Wiener Volks-

theater, wo du in den 60er Jahren als Schauspielerin tätig 

warst? Und warum hast du diese verlassen? 

Jutta: Angefangen habe ich in Kellertheatern, damals die 

Avantgarde. Später am Volkstheater hat mich die Arbeit mit 

Gustav Manker und Leon Epp für die politischen Aspekte des 

Theaters sensibilisiert. Die beiden waren ja Blockadebrecher 

des österreichischen Brecht-Boykotts an den etablierten 

Theatern. Auch mit sehr besonderen Schauspieler_innen 

wie Dorothea Neff und Helmut Qualtinger zu arbeiten war 

augenöffnend. 1967 bin ich mit „Gerettet“ von Edward Bond 

an die Münchner Kammerspiele gekommen. Es war die erste 

Inszenierung von Peter Stein und wir wurden damit auch 

gleich in Theater Heute die Inszenierung des Jahres. 1968 

war dann die Stimmung in Deutschland hochpolitisiert, 

Student_innen unterbrachen die Vorstellungen, um die 

Sinnhaftigkeit des bürgerlichen Theaters zu hinterfragen. 

Auch für mich war die Exklusivität des Theaterraums mit-

samt seinem exklusiven Publikum auf Dauer nicht wirklich 

befriedigend. Was mich anzog, waren Theaterformen, wie sie 

das Living Theater, Open Theater, La MaMa, etc. verkörperten, 

und dann kam Jerzy Grotowski nach München … Ich habe 

den Vertrag mit den Kammerspielen nicht mehr verlängert 

und bin gleich mit einem Stipendium nach Wroclaw zu Gro-

towski gefahren. 

Anita: Und somit bist du in der experimentellen Theatersze-

ne angekommen? 

Jutta: Zuerst bin ich mit Felix Mendelssohn, dem späteren 

Vater meiner beiden Kinder, auf eine lange Reise gegangen, 

per Autostopp, Bus und Bahn. In Israel sind wir länger ge-

blieben, weil ich im fünften Monat schwanger war. Die Zeit 

in Jerusalem war eine meiner wichtigsten: Zen Meditation, 

Tai-Chi, … – und Joyce Miller, Theaterfrau aus New York, die 

mein großes Interesse am soziokulturellen Theater geweckt 

hat. Mein Sohn Arif kam 1974 in einer palästinensischen Kli-

nik zur Welt, bald danach sind wir zurück nach Wien.  30
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Für mich war die Exklusivität des 
Theaterraums mitsamt seinem 
exklusiven Publikum auf Dauer 
nicht wirklich befriedigend
Jutta Schwarz im Gespräch mit Anita Kaya 

© Otto Breicha
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Anita: In Wien warst du in den 70er und 80er Jahren am 

Dramatischen Zentrum (DZ) tätig. Da haben wir uns ja ken-

nengelernt. Wie bist du ans DZ gekommen? Was waren 

deine Arbeitsfelder? 

 

Jutta: Horst Forester, der Leiter des DZ, hat mich in den 

Arbeitskreis für soziokulturelles Theater geholt. Das war 

damals neu in Wien und wurde ein wichtiger Strang des 

DZ. Als Darstellerin habe ich mit der Gruppe AMOK [Ar-

beitsgruppe Motorische Kommunikation] und dem argen-

tinischen Regisseur Ruben Fraga an zahlreichen Projekten 

gearbeitet. Die Arbeitsweise beider war an Grotowski und 

Eugenio Barba orientiert. Herbert Adamec initiierte die 

dreijährige „Selbsterfahrung-Schauspielschule“, an der ich 

ebenfalls mitwirkte. Die räumliche Nähe und Gleichzeitig-

keit der Aktivitäten führte zu einer starken Vernetzung. 

Aus einer meiner Gruppen entstand der interaktive „Ar-

beits- und Freizeitpark BABYLON“, ein Mitspielprojekt in 

Stationen, das wir vier Jahre lang weiterentwickelten. In 

den Workshops eingeladener internationaler Theatergrup-

pen, wie auch der AMOK und Ruben Fragas, arbeiteten 

wir Seite an Seite, Lehrende und Lernende. Diese egalitäre 

Haltung, frei von professionellem Dünkel, war eine wichti-

ge Erfahrung für uns alle. 

Anita: Ich sehe Parallelen zu aktuellen Entwicklungen, 

die die traditionelle Beziehung zwischen Kunstwerk, 

Künstler_in und Publikum zu überwinden versuchen. Die 

Kunsthistorikerin Claire Bishop bezeichnet diese als „soci-

al turn“ in der Kunst. Der_die Künstler_in wird bei ihr we-

niger als individuelle_r Schöpfer_in eigenständiger Werke, 

sondern vielmehr als Akteur_in und Schöpfer_in von Situati-

onen verstanden; das Kunstwerk als ein endliches, mobiles, 

vermarktbares Produkt wird als ein prozessorientiertes, oft 

langfristiges Projekt mit offenem Ende neu definiert; das 

Publikum, zuvor Zuschauer_in, wird als Mitwirkende_r oder 

Teilnehmer_in neu positioniert. 

Jutta: Soziokulturelles Theater gab es wohl immer schon 

in einigermaßen egalitären Kulturen, wie auch als Formen 

des Widerstands, des Aufbruchs in einen gesellschaftlichen 

Wandel. Von den 60er Jahren bis circa 1985 war eben dieser 

„social turn“ die Triebkraft im weit verbreiteten Communi-

ty-Theater, Zielgruppentheater, et cetera. Ab Mitte der 80er 

Jahre hat allerdings der neoliberale „turn“ die Oberhand ge-

wonnen, in dem das Produkt alles, der Prozess nichts gilt. In 

den letzten 10 Jahren gewinnt das soziokulturelle Theater 

wieder an Bedeutung – und wenn es sich nicht korrumpie-

ren lässt, dann kann es viel beitragen zum tiefgreifenden 

Wandel, der heute so dringend notwendig ist. 

Anita: Von 1990 bis 2005 hast du das StraßenBewegungs-

Theater vis plastica trans.gen. geleitet. Was hat dich an der 

performativen Arbeit im öffentlichen Raum interessiert? 

Jutta: Ich wollte Menschen ansprechen, die sich experimen-

telles Theater sonst nicht anschauen. Es war eine sehr po-

etische, zugängliche Arbeit – narrativ und abstrakt-formal, 

skulptural und auch humorvoll. Ich habe es geliebt, wenn 

die Passant_innen stehenblieben und du in ihren Augen 

ablesen konntest, wie sie immer mehr in die Geschichten 

eintauchen. 

Vis plastica
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Anita: Wie konntest du Beruf und Familie vereinbaren? 

Jutta: Schwierig. Als ich Mutter wurde, war es ziemlich aus 

mit der Emanzipation. Ich habe zu 90 % den Haushalt und 

zu 80 % die Kinder betreut, an der Sozialakademie ein Steg-

reiflabor geleitet, war in der Ausbildung für soziokulturelles 

Theater am DZ tätig, daneben viele Workshops und eigene 

Arbeiten. Die junge Generation teilt das untereinander bes-

ser auf. 

Anita: Wie haben sich die letzten 10 Jahre für dich beruflich 

gestaltet? 

Jutta: Ich habe vermehrt eigene Performances entwickelt, 

als Performerin bei Projekten anderer Theaterschaffender 

mitgewirkt, und seit 2014 unterrichte ich am diverCITYLAB. 

2008/09 war ich eingeladen für die Asylkoordination ein 

EU-Projekt mit älteren Asylant_innen, die schon länger hier 

leben, zu leiten. Wie sie Wien sehen, war spannend und 

voller Humor. Und dank der Dramaturgin Angela Heide 

habe ich ab 2016 auch wieder am Volkstheater gespielt. 

Die letzte Arbeit, „Gutmenschen“, Regie Yael Ronen, war 

besonders, auch wegen der vielen Publikumsgespräche, 

die ich als wichtigen Teil jeder Inszenierung sehe: zuhören, 

aufgreifen, ernstnehmen, niemanden angreifen – hier fängt 

Theater an, ein politischer Prozess zu werden. 

Anita: Welche Wünsche für deine berufliche Zukunft sind 

noch offen? 

Jutta: Ich würde mein Wissen gerne weitergeben, in Form 

Gretl Geiger

eines Ausbildungslehrgangs für soziokulturelle Theaterfor-

men, dreijährig, berufsbegleitend. Nicht nur für die aktuelle 

Theorie würde ich dann Dich gern holen! 
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 Teil 9 der Serie 

Kunst bezahlen 
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das.bernhard.ensemble

© Walter Mussil



In welchem Arbeitsprozess wart ihr – und 
wie weit fortgeschritten war dieser – als 
euch die Corona-Krise erwischt hat? 
Wir hatten am 10.3. unsere Premiere mit 

unserem letzten Mash-up, der Eigenpro-

duktion THE.HELDENPLATZ.THING, ein 

Stück über die unkontrollierte Ausbreitung 

eines außerirdischen Virus in Wien, das die 

Befallenen in relativ kurzer Zeit zu Antise-

mit_innen macht. Genau an unserem Pre-

mierentag wurde die Zuschauerkapazität 

in kleineren Theatern auf 100 begrenzt, 

die großen waren schon zu. Die Premiere 

war voll und ein Riesenerfolg. Am nächsten 

Tag war aber klar, wir werden die Produk-

tion lange Zeit nicht mehr zeigen können. 

Sie wird nun voraussichtlich erst wieder im 

Jänner 2021 zu sehen sein. 
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Mit Anfang Oktober sieht es leider wieder 
nicht gut für eine reibungslose Theater-
saison und einen ungestörten Ablauf von 
Kunst- und Kulturveranstaltungen in Öster-
reich aus. Auch aus diesem Grund wollten 
wir von Off-Theatern erfahren, wie sie be-
reits in den letzten Monaten mit der Situa-
tion umgegangen sind: Was bedeutet die 
Pandemie konkret für Produktionsabläufe, 
Künstler_innenverträge und Fördersyste-
me? Und inwiefern wurden und müssen 
neue, kreative Formate entwickelt werden?  

In Teil 9 der Serie Kunst bezahlen haben 
wir deswegen gleich zwei Akteure der 
Szene – das Salzburger TOIHAUS Theater 
und das Wiener Off Theater – nach ihren  
Erlebnissen, ihrer Kompromissbereitschaft 
und nach ihrer finanziellen Situation be-
fragt.  

OFF THEATER
das.bernhard.ensemble 



Wie habt ihr ab dem Zeitpunkt des Lockdowns reagiert? 
Wurden die Proben bzw. Vorstellungen abgesagt, Pro-
jekte verschoben oder ins Internet verlegt? 
In Folge wurden relativ rasch auch alle unsere nationalen 

und – besonders schmerzhaft – internationalen Gastspiele 

abgesagt, so wie auch wir alle Vorstellungen unseres künst-

lerischen Ensembles [das.bernhard.ensemble] erst einmal 

auf Mai „verschoben“ haben. Ebenso mussten 50 Vorstellun-

gen von Koproduktionen und eingemieteten Gästen auf den 

Zeitraum Mai/Juni umdisponiert werden. Damals glaubte 

man noch an einen Wiedereinstieg nach Ostern. Dann wur-

den jedoch alle Vorstellungen bereits auf Herbst verschoben, 

viele Projekte mussten endgültig abgesagt werden, da deren 

Teammitglieder bereits anders verplant waren. Wir waren 

von den Einnahmen sofort abgeschnitten und erste finanzi-

elle Schwierigkeiten zeichneten sich rasch ab. Wir begannen, 

ältere Produktionen auf Streaming-Plattformen anzubieten, 

leider mit mäßigem Interesse. 

Und was habt ihr mit euren Mitarbeiter_innen bezüg-
lich der geplanten Entlohnung vereinbart? Wurden sie 
voll ausbezahlt, prozentual oder aliquot, gar nicht oder 
wurde Kurzarbeit ermöglicht? 
Schnell war klar, dass wir handeln mussten und da alle unse-

re Mitarbeiter_innen in fast allen Bereichen angestellt waren 

und sind, machten wir sofort von der Kurzarbeit Gebrauch. 

10 Mitarbeiter_innen (davon 7 Künstler_innen) wurden in das 

Modell übernommen, worauf sie 90 % ihres Letztgehaltes 

beziehen konnten. Das sicherte ihnen auf jeden Fall ihr Ein-

kommen für die nächsten Monate und gab uns die Möglich-

keit, jederzeit wieder loslegen zu können, was ja dann ganz 

anders kam. Alle vereinbarten Honorare für die letzte Pro-

duktion waren bereits oder wurden vollständig ausbezahlt. 

Da nun die Wiedereröffnung nicht mehr wirklich absehbar 

war und uns sofort klar wurde, dass wir die letzte Produktion 

auch an die neuen Sicherheitsbestimmungen adaptieren 

werden müssen, begannen wir sofort mit der Planung einer 
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Was fehlt? 

Ein gescheites Krisenmanagement, eine breit 

aufgestellte finanzielle Hilfsplattform für alle 

Künstler_innen und Kulturveranstalter_innen.

nächsten Produktion, die pandemietauglicher werden soll-

te. Wir leiteten einen neuen reduzierten Probenprozess per 

Zoom ein und konnten somit für die meisten des Teams die 

Kurzarbeit verlängern. Drei Ensemblemitglieder schieden 

wegen Zeitablauf ihrer Verträge zu Saisonende aus, was bei 

jenen aber dankenswerterweise auch mit dem Eintritt in 

Neuproduktion oder privaten Veränderungen zusammenfiel. 

Die Corona-Krise hat viele Fragen der Freien Szene offen 
gelegt. Wir fragen Euch zu „Fair Pay“ und zu „Fair Play“. 
Wie haltet ihr es mit folgenden Punkten:  
•	 Kommunikation mit den Mitarbeiter_innen/Künstler_in-

nen und Kunstschaffenden 

Dies steht für uns an oberster Stelle. Die Künstler_innen sind 

natürlich immer über all unsere Schritte und Überlegungen 

ihre Gagen betreffend rechtzeitig informiert. 

•	  Transparenz bezüglich Gagen 

Da bei uns jede/r Künstler_in die gleiche Gage erhält, tun wir 

uns da nicht sonderlich schwer. Alle wissen das voneinan-

der. Da wir Kettenverträge vermeiden müssen und manche 

im Team zwischen zwei Produktionen oft ein, zwei Monate 

Wartezeit haben, ändert sich manchmal deren Monatsbe-

zug, das ändert aber nichts an deren Gesamteinkommen 

pro Produktion. Das braucht manchmal mehr Erklärung, ist 

in der Regel aber kein Problem. 

 

•	 Fair Pay – Arbeitet ihr laut den Empfehlungen der Hono-

raruntergrenzen der IG Freie Theaterarbeit? Oder welche 

Modelle verfolgt ihr? 

Unsere Prämisse bei der Planung von künstlerischen Pro-

duktionen war und ist stets, ein höheres Gehalt einer weite-

ren Produktion vorzuziehen. 

Bei uns sind für Schauspieler_ /Tänzer_ /Performer_innen 

rund € 2.700,- brutto / Monat, 14 mal für 40 Wochenstunden 

vorgesehen. Allerdings ist unser Bedarf meistens nur 20-25h 

pro Woche. Das ist unser Richtwert. Bereiche wie Büro, 

Technik, Assistenz und Leitung haben unterschiedlichere 

Gehaltssummen, da diese stärker von Faktoren bestimmt 

sind wie: Newcomer oder bereits lange und verdienstvoll im 

Unternehmen, Alter, Verantwortung, Fachkraft etc. 

Habt ihr, als Arbeitgeber_innen, zusätzliche Unterstüt-
zung erhalten? Für Kurzarbeit, Zusatzsubventionen, 
NPO-Fonds? Was war hilfreich, was nicht? Was fehlt? 
Wir erhielten Förderungen aus der AMS-Kurzarbeitsunter-

stützung, konnten unsere Subventionstranchen früher ab-

rufen oder die Abrechnung für noch nicht durchgeführte 

Projekte auf nächstes Jahr verschieben. Da verhalten sich 

die Stadt Wien und der Bund ähnlich kulant. 

Das größere Problem wird, wenn wir unsere Auslands-

gastspiele auch im nächsten Jahr nicht durchführen können. 

Da müssen wir wahrscheinlich mit Rückzahlungen rechnen, 

was ja klar ist, aber auf vielen Ebenen trotzdem schmerzt. 

Der NPO-Fonds enthält sehr viele „Fallstricke“, die ei-

nen Zugang zu diesem Topf als subventionsempfangende 

NPO erschwert bis verunmöglicht. Zum Beispiel werden da  

gewidmete Gelder wie Baukostenzuschüsse zu den be-

trieblichen Einnahmen gerechnet, allerdings dürfen die 

Kosten, die damit abgedeckt werden müssen, nicht geltend 

gemacht werden. Einfach erklärt: Wir dürfen laut Vertrag 

einen Baukostenzuschuss nicht für zum Beispiel Mieten, 

Gehälter oder Produktionskosten verwenden. Die Einreich-

modalitäten des NPO-Fonds tun aber so, als ob wir das tun 

könnten und behaupten deshalb, dass da kein betriebliches 

Finanzproblem besteht! Hier muss dringend nachgebessert 

werden. PAKT WIEN (die Plattform der Häuser darstellender 

Kunst) ist da schon seit einiger Zeit mit den entsprechenden 

Stellen der Bundesregierung in Kontakt. Bleibt dem OFF der 

Zugang zu diesem Fonds weiterhin durch unfaire und nicht 

zu verstehende Hürden versperrt, zeichnet sich bereits jetzt, 

durch entgangene Einnahmen aus Vermietungen und Kar-

tenverkäufen, ein desaströses Jahresergebnis ab. Davon kön-

nen wir uns, wenn überhaupt, nur sehr langsam auf Kosten 

von künftigen Neuproduktionen erholen - und dabei können 

wir uns ohnehin nur zwei im Jahr leisten. 

Was fehlt? Ein gescheites Krisenmanagement, eine breit 

aufgestellte finanzielle Hilfsplattform für alle Künstler_innen 

und Kulturveranstalter_innen, welche unter Einbeziehung 

aller Stakeholder der Kultur rasch Kriterien und Fördertools 

ent- und abwickeln kann, fern alles unappetitlichen partei-

politischen Wahlkampfgepolters auf dem Rücken der Hil-

febedürftigen. 
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In welchem Arbeitsprozess wart ihr – und wie weit fort-
geschritten war dieser – als euch die Corona-Krise er-
wischt hat?  
Der Lockdown Mitte März hat uns in voller Fahrt erwischt, 

einen Tag vor der Premiere von Tempo Tempi, einem neuen 

Kinderstück und drei Tage vor Probenbeginn für die Roman- 

adaption von Die guten Tage von Marko Dinić. Bis dahin 

haben wir normal, allerdings mit wachsenden Sorgenfalten, 

gearbeitet. Der Spielplan bis zur Sommerpause war voll, wir 

hatten Gastspiele und die Erstausgabe eines neuen Festi-

vals „Performance Fiction #01 – Was kann die Kunst für die 

Zukunft tun?“ geplant.  

Wie habt ihr ab dem Zeitpunkt des Lockdowns reagiert? 
Wurden die Proben abgesagt, die Vorstellungen abge-
sagt, Projekte verschoben oder ins Internet verlegt?    
Die Spielserie des Kinderstücks Tempo Tempi wurde abge-

sagt und wird nun ab 28.11.2020 nachgeholt. Der Proben-

start von Die guten Tage wurde erstmal in die digitale Welt 

verlegt, soweit möglich – dieses Stück wurde dann Ende Mai 

/ Anfang Juni noch auf der Bühne zu Ende geprobt, die Pre-

miere wird hoffentlich im Mai 2021 stattfinden. Das Festival 

„Performance Fiction“ haben wir abgesagt, die Erstausgabe 

ist für Ende Juni 2021 geplant, wobei das Programm leider 

neu kuratiert werden wird.  

Wir haben uns bewusst dagegen entschieden, Vorstel-

lungen im Internet zu streamen, da unsere Art, Theater zu 

machen, nicht über Video funktioniert und wir auch nicht 

die Mittel für professionelle Videoproduktionen haben.    

Und was habt ihr mit euren Mitarbeiter_innen bezüg-
lich der geplanten Entlohnung vereinbart? Wurden sie 
voll ausbezahlt, prozentual oder aliquot, gar nicht oder 
wurde Kurzarbeit ermöglicht?    
Wir konnten bis auf wenige Ausnahmen – geringfügig Be-

schäftigte, auslaufende befristete Verträge – alle Mitarbei-

ter_innen und Künstler_innen für drei Monate in Kurzarbeit 

schicken und so auch die Gehälter bis auf den Corona-Ab-

zug von 10-15 % zahlen. Verträge, die für die Kurzarbeit nicht 

antragsberechtigt waren – geringfügige oder auslaufend 

befristete Verträge – haben wir voll ausbezahlt. 

Dass Künstler_innen am Toihaus Theater immer angestellt 

werden, hat uns in dieser Ausnahmesituation natürlich 

enorm entlastet. Aber dazu muss auch gesagt werden, dass 

auch bei uns die meisten Künstler_innen nur für einzelne 

Projekte und somit befristet, dazu meistens in Teilzeit ange-

stellt sind. Die meisten Verträge sind Ende Juni ausgelaufen, 

die Lücke danach konnten auch wir nicht schließen. 

Der zweite wichtige Punkt ist, dass das Toihaus als klei-

nes Theater – 50 Plätze, Covid-bedingt nur mehr bis zu 30 

Plätze – zu einem hohen Satz subventioniert ist und die 

weggefallenen Ticketeinnahmen somit nicht den Hauptteil 

unseres Budgets ausmachen.  

Die Subventionen wurden heuer zu 100 % ausbezahlt, 

womit wir sehr bald schon bis zumindest Ende 2020 Pla-

nungssicherheit hatten.   

Die Corona-Krise hat viele Fragen der Freien Szene of-
fengelegt. Wir fragen euch zu „Fair Pay“ und zu „Fair 
Play“. Wie haltet ihr es mit folgenden Punkten:    
•	 Kommunikation mit den Mitarbeiter_innen / Künstler_in-

nen und Kunstschaffenden  

Wir haben immer versucht, so gut und transparent wie 

möglich zu kommunizieren, aber auch selber zu spüren be-

kommen, dass die Handhabung von Absagen nicht überall 

gleich ist. Zum Herbst hin haben wir einen Stufenplan für 

Corona-Absagen für unsere Gastspielverträge erarbeitet, da-

mit sich alle Seiten zumindest ein bisschen absichern kön-

nen, da man ja zum Beispiel bei einem geplanten Gastspiel, 

das dann kurzfristig aufgrund von Corona abgesagt wird, 

in jedem Fall angefallene Kosten hat. Hier gar keine Gagen 

zu zahlen halte ich für sehr unfair und unklug der eigenen 

Branche gegenüber. 

•	 Transparenz bezüglich Gagen  

•	 Fair Pay – arbeitet ihr laut den Empfehlungen der Hono-

raruntergrenzen der IG Freie Theaterarbeit? Oder welche 

Modelle verfolgt ihr?    

Das Toihaus Theater arbeitet mit einem einheitlichen Stun-

densatz für alle Mitarbeitenden, insofern gibt es bezüglich 

Gehältern und Gagen keine Geheimisse. Bei Werkverträgen 

TOIHAUS 
Theater Salzburg 

38

g
if

t 
0

3
.2

0
2

0
  

I 
 p

ro
fi

l



berechnet sich die Gage aus der Bruttosumme dieses Stun-

densatzes. Für die Probenarbeit und Aufführungen werden 

grundsätzlich gleich viele Stunden gerechnet und wir schlie-

ßen Dienstverträge vom ersten Probentag bis zur letzten 

Aufführung, wo auch Urlaubstage eingerechnet werden. In 

Summe liegen wir dabei knapp unter der Honoraruntergren-

ze bei den Künstler_innen, bei den Büromitarbeiter_innen 

liegen wir weit unter den Fair-Pay-Ansätzen der IG Kultur.  

Es gibt seit Längerem Bestrebungen, das System anzu-

passen und die Gehälter auf ein Fair-Pay-Niveau anzuheben, 

da wir aber größtenteils von Förderungen abhängig sind, 

brauchen wir dazu die Unterstützung der öffentlichen Hand 

– da sind wir bis jetzt aber auf eher taube Ohren gestoßen.  

Habt ihr, als Arbeitgeber_innen, zusätzliche Unterstüt-
zung erhalten? Für Kurzarbeit, Zusatzsubventionen, 
NPO-Fonds? Was war hilfreich, was nicht? Was fehlt? 
Wir haben, wie bereits erwähnt, die Kurzarbeit-Beihilfe vom 

AMS bekommen – nachdem der Antrag eingereicht war, 

kam dieses Geld relativ rasch und hat uns ermöglicht, stets 

alle Gehälter rechtzeitig auszuzahlen. Die Subventionen vom 

Land Salzburg und vom Bund wurden bereits im Frühjahr zu 

100 % ausbezahlt, die Stadt Salzburg zahlt ohnehin monat-

lich, sodass kein Liquiditätsengpass entstanden ist. Weiters 

haben wir für die Monate Mai und Juni eine Mietreduktion 

erhalten, da wir die Räume ja nicht wie vorgesehen nutzen 

konnten.  

Schlussendlich war zum Glück schnell klar, dass wir die 

Corona-Krise vorerst überleben würden und dadurch konn-

ten wir auch wieder anfangen, kreativ zu arbeiten. Wir ha-

ben unsere neuen Stücke alle so konzipiert, dass wir zum 

Beispiel auch im öffentlichen Raum beziehungsweise im 

Freien spielen können.  

Was jetzt fehlt, ist eine Zusicherung, dass die coronabe-

dingten Einnahmenausfälle von der öffentlichen Hand rück-

erstattet werden. Alle Kulturbetriebe haben durch die Krise 

weniger Einnahmen bei zusätzlichem Aufwand – etwa für 

Hygiene-Maßnahmen, zusätzliches Personal beim Einlass 

oder Mehraufwand in der Kommunikation bei Verschiebun-

gen oder Absagen. Das Ziel muss sein, dass trotz aller Aufla-

gen Kultur, wann immer möglich, stattfindet. Hilfreich wäre 

auch eine unkomplizierte Refundierung von Tests, damit das 

Personal von Kulturbetrieben systematisch durchgetestet 

werden kann, denn gerade kleinere Häuser wie wir kön-

nen diese Kosten unmöglich stemmen: Bei angenommen  

€ 100,- pro Test und 20 Mitarbeiter_innen wären das bei einer 

Testung pro Woche an die € 10.000,-  pro Monat.  

Als Attachment auch ein neues 

Foto unseres Leitungsteams: 

Cornelia Böhnisch, 

(Künstlerische Leitung), 

Katharina Schrott (Künstlerische 

Leitung), Karin Bitterli 

(Administrative Leitung). 

Fotonachweis 

Toihaus/Studio Fjeld 

  Karin Bitterli  
Administrative Leitung 
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Eine der drastischsten Erfahrungen zu Beginn und wäh-

rend der Corona-Zeiten waren die von Seiten der Veran-

stalter_innen vorgenommenen einseitigen Auflösungen 

von Verträgen von Gastkünstler_innen. Die IG Freie The-

ater hat dies in ganz Österreich beobachten müssen, hat 

Fälle gesammelt und sich für eine Lösung zu Gunsten der 

Künstler_innen eingesetzt. Im Frühjahr 2020 hat sich die 

IG Freie Theater mit den freischaffenden Opernsänger_in-

nen solidarisiert und das Thema auf größtmöglicher po-

litischer und medialer Ebene verhandelt. Darüber hinaus 

hat die IG Freie Theater einen Prozess mit dem Ziel ei-

ner Änderung der Förderverträge sowie die Anwendung 

von Musterverträgen für Künstler_innen in Gang gesetzt, 

wonach es bei öffentlich geförderten Theatern, Festivals 

etc. künftig keine Möglichkeit mehr geben soll, (Gast-)

Wir brauchen 
Rechtssicherheit  
Zur Situation freischaffender 

Künstler_innen im Musiktheater 

Wolfgang Ablinger-Sperrhacke Georg Nigl

Künstler_innen aufgrund von Höherer Gewalt und Seu-

chen einseitig die Verträge zu kündigen, ohne zumindest 

Abschlagszahlungen entsprechend der Kurzarbeiter_in-

nenregelungen bzw. zu 100 % zu leisten. 

Im Folgenden wird dieser Prozess in einem Gespräch mit 

den renommierten Opernsängern Georg Nigl und Wolf-

gang Ablinger-Sperrhacke zusammengefasst. Diese in-

itiierten gemeinsam mit Kolleginnen und Kollegen wie 

Elisabeth Kulman, Tomasz Konieczny, Günther Groissböck 

und Norbert Ernst eine Anwaltspetition, die sie mit der 

Forderung nach einheitlichen, rechtskonformen und eu-

ropaweiten Regelungen in Sachen Bezahlung freischaf-

fender Künstler_innen an das Kulturstaatssekretariat 

richteten. 
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Lieber Georg, lieber Wolfang, gleich mit der Tür ins 
Haus: Was waren Eure ersten Erfahrungen im März, als 
die Einschränkungen des Veranstaltungsbetriebs be-
kannt wurden? Wie ging es Euch? 
Wolfgang Ablinger-Sperrhacke: In der Woche, in der nach 

und nach der Lockdown in den einzelnen Bundesländern 

in Deutschland beschlossen wurde, war ich in der Semper-

oper Dresden und habe dort unter dem Dirigat von Christian 

Thielemann die letzten, tatsächlich monumentalen Groß-

konzerte in Deutschland gegeben: gleich drei Mal Arnold 

Schönbergs „Gurrelieder“ mit 150 Orchestermitgliedern und 

200 Chorist_innen. Die Bilder davon wanderten durch die 

deutschen Medien, zumal auch der Saal ausverkauft war. Am 

Tag des ersten Konzerts hatte Bayern die kulturellen Groß-

veranstaltungen untersagt, nach dem zweiten Konzert wur-

de dem Chor des Mitteldeutschen Rundfunks schon geraten, 

die Konzertgarderobe nach Leipzig mitzunehmen, da man 

nicht mehr wusste, ob das dritte Konzert noch stattfinden 

könne. Hat es dann aber doch, ein Tag danach durfte noch 

für 1.000 Personen gespielt werden, zwei Tage später schloss 

auch die Semperoper ihre Pforten. 

Georg Nigl: Ich war in Paris und wir mussten während der 

Proben abbrechen und dann so schnell wie möglich nach 

Hause. Zu diesem Zeitpunkt wusste man ja noch nicht, ob 

ein Lockdown kommt und wie der aussehen würde. Damals 

war ich relativ bald in Sorge, weil die Kunst und Kulturschaf-

fenden so lange überhaupt kein Thema waren. Das hat sich 

zwar ein bisschen gebessert, aber ich denke doch, dass noch 

viel im Argen liegt. 

Und wie haben Eure Auftraggeber_innen, also Opern-
häuser, Festivals usw. reagiert? 
Wolfgang: Die zwei Wochen danach flatterten europaweit 

dann die Kündigungen der anstehenden Konzerte und 

Opernproduktionen ins Haus aller europäischen Künst-

ler_innen, also auch bei mir. Unisono beriefen sich die Ver-

anstalter_innen auf Force Majeure und verweigerten jeg-

liche Ausgleichszahlung. Zudem wurden nach und nach 

auch alle europäischen Grenzen geschlossen, was mich als 

europäischen Künstler anfangs am schwersten getroffen 

hat. Mir war daher sehr bald klar, dass es sich hierbei um 

die größte Krise der Kultur weltweit handelt und ebenfalls 

um die größte Gefahr für das europäische Zusammenle-

ben und den kulturellen Austausch. Darum habe ich auch 

schon am 23.03. eine Solidaritätsadresse für die französi-

schen Künstler_innen verfasst und in einem Opernmagazin 

veröffentlicht. Danach starteten wir unsere Anwaltsinitiative 

in Österreich und ich habe auch angefangen, Kontakte zu 

vergleichbaren Initiativen in Frankreich, Deutschland und 

Spanien aufzubauen. 

Georg: Das sind ganz unterschiedliche Erfahrungen. Man-

che Veranstalter_innen waren wirklich bemüht, Ausgleichs-

zahlungen oder zumindest neue Termine zu ermöglichen. 

Andere wiederum haben sich gar nicht erst gemeldet. Wir 

reden da von den zum Teil wichtigsten und angesehensten 

Produzent_innen in der Klassik-Welt. Da wird man schon 

sehr nachdenklich. Vor allem befürchte ich, dass viele weitere 

rote Linien übertreten wurden und sich ein Verständnis in 

den Köpfen breit machen wird: Alles halb so schlimm, die 

kuschen eh! Was seit März teilweise mit Verträgen gemacht 

wurde, spottet dem Namen Vertrag. Letztlich sind das offen-

bar nur mehr Absichtserklärungen, die das Papier nicht wert 

sind, auf dem sie stehen. Das ist sehr hart formuliert, aber mit 

Arbeits- und Vertragsrecht hat das nichts, wirklich gar nichts 

zu tun. Und ich orte darüber hinaus auch eine große Überfor-

derung bei den Partner_innen und der Politik. Das ist unser 

Abgasskandal, aber wenn man natürlich Kunst und Kultur 

als Markt betrachtet, dann sollte man sich nicht wundern. 

Über das Thema Vertragsauflösungen, das unter ande-
rem in einem vom Kurier geführten Interview Thema 
war, haben wir (IG Freie Theaterarbeit) dann Kontakt 
mit Euch aufgenommen – gerade weil es deswegen für 
die allermeisten freischaffenden Künstler_innen in die-
sem Frühjahr zu ganz realen, dramatischen finanziellen 
Problemen kam. Wir haben uns ausgetauscht und u. a. 
gemeinsam an Runden Tischen der Kunstsektion teil-
genommen, um diese Problematik dort zu besprechen 
– gemeinsam auch mit RA Georg Streit, der sich in dieser 
Sache ja besonders engagiert hat. 
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Was waren Eure Erfahrungen hinsichtlich Eurer Rechte?
Wolfgang: Die Ergebnisse waren sehr unterschiedlich: In 

Österreich ist es uns gelungen, die Kompensationszahlun-

gen bei den Bundestheatern für die kurzfristig Beschäftigten 

auszuhandeln. Mein eigenes Engagement bei den Osterfest-

spielen fiel jedoch unter freischaffende Tätigkeit, da es eine 

Wiederholung der Semperopernkonzerte mit „Gurrelieder“ 

gewesen wäre. Da wurde eine Zahlung verweigert. 

Frankreich hat hingegen sehr gute Kompensationszah-

lungen getätigt: In Montpellier für ein Opernengagement  

55 %, bei Radio France für ein „Salome“-Konzert immerhin 

33 %, das entsprach in beiden Fällen beinahe den Nettoein-

nahmen. Hier rangierte man aber auch unter kurzfristiger 

Beschäftigung. 

Norwegen und das Bergen Festival stuften wiederum 

meine semikonzertanten „Salome“-Aufführungen als frei-

schaffend ein und verweigerten jegliche Zahlungen. Nach 

Beratung durch ein norwegisches Anwaltsbüro habe ich auf 

Rechtsmittel verzichtet, da keine Handhabe bestanden hätte. 

Georg: Ich bin jetzt seit 25 Jahren f reischaffender Sän-

ger und natürlich ist mir über die Jahre aufgefallen, dass 

die Verträge einer gewissen finanziellen Erosion unterla-

gen. Manches Kleingedruckte hat mich zwar immer wieder 

verwundert, aber wirklich hellhörig bin ich nicht geworden. 

Ich wollte singen und spielen. Im Nachhinein betrachtet war 

das vielleicht blauäugig. Mir war gar nicht bewusst, dass der 

Anteil der freischaffenden Darsteller_innen in Österreich bei 

über 95 % liegt! Ich dachte, vertragliche Grauslichkeiten sind 

individuelle Ausrutscher, aber als ich von meinen Kolleg_in-

nen an der Staatsoper im März erfuhr, dass ihnen nicht ein-

mal persönlich mitgeteilt wurde, wie es weitergeht, habe ich 

das erste Mal mit Wolfgang gemeinsam gesagt: So nicht! 

Es war natürlich ein ungemeines Glück, Mag. Georg Streit, 

die IG Freie Theater und noch einige andere Kolleg_innen 

an unserer Seite zu wissen. Und letztlich war auch das späte 

Verständnis bei der Bundestheater Holding hilfreich. Aber 

wie man so schön sagt: Zach war‘s schon!  Da ist uns wirklich 

etwas gelungen, ich fürchte nur, es bleibt ein Tropfen auf 

dem heißen Stein. 

Die Medien haben sich sehr für dieses Thema interes-
siert. Wie ging – und geht – es Euch damit?  
Georg: Medialer Druck kann sehr hilfreich sein. Was dann 

aber in den Foren steht, ist nicht ganz so lustig. Offenbar 

denken einige Leute, Kunst sei ein Hobby, wenn man sich 

nicht gerade die Ohren abschneidet und posthum ein Welt-

star wird.  

Wolfgang: In den ersten Monaten der Krise hat sich vor al-

lem die österreichische Presse tatsächlich vorbildlich verhal-

ten und uns bei unseren Anliegen massiv medial unterstützt. 

Dadurch war es mir auch möglich, bei einer ungemein wich-

tigen kulturpolitischen Weichenstellung mitzuwirken: Am 

05.05. fand eine Pressekonferenz der oppositionsführenden 

Kultursprecher_innen von SPÖ und NEOS statt, an der ich 

teilnehmen durfte und wo über die fehlende Kompetenz der 

Regierung in Kulturfragen gesprochen wurde. Das erzeugte 

ein verheerendes Presseecho für das Kulturstaatssekretariat 

und kurz darauf kam es dann auch zur Neubesetzung des 

Kulturstaatssekretariats. 

 

Was nehmt Ihr aus diesem ganzen Prozess mit? Was 
habt ihr draus gelernt?  
Wolfgang: Da durch mein monatelanges politisches En-

gagement tatsächlich Ergebnisse erzielt wurden, hat mich 

das nur noch weiter bestärkt, damit weiterzumachen. Ich 

engagiere mich zurzeit auch in München, meinem Wohnort, 

um auch da rückwirkend entsprechende Öffnungsschritte 

zu erreichen. 

Gleichzeitig habe ich mich den Sommer über mit den 

Kompensationszahlungen bei den Festspielen beschäftigt. 

In Mörbisch haben wir tatsächlich erreicht, dass dem Ensem-

ble Verträge für 2021 ausgestellt wurden, ohne Koppelung 

an 2020. Da war auch RA Streit wieder federführend. Er hat 

das Ensemble rechtlich beraten, die ursprünglich angebo-

tenen Zusatzverträge für 2020 nicht zu unterschreiben, da 

ansonsten alle Ansprüche hinfällig gewesen wären. Trotzdem 

war aber auch die Leitung der Seefestspiele sehr kooperativ. 

Eine Lösung gibt es für 2020 zwar immer noch nicht, 

denn unserer Auffassung nach stehen dem Ensemble der 
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Kurzarbeit entsprechende Kompensationen zu. Es ist aber 

schon viel weiter gediehen als in Salzburg oder Bregenz. In 

Salzburg wurden beispielsweise 50 Zusatzchormitglieder 

der Konzertvereinigung und die Mitglieder des Philharmo-

nia Chores kompensationslos gekündigt, was unserer und 

Herrn Streits Rechtsauffassung eindeutig widerspricht, denn 

Salzburg kann sich auf Grund der grundsätzlichen Öffnungs-

schritte eigentlich gar nicht auf Force Majeure berufen. Wir 

streben daher bei den Festivals eine politische Lösung an, 

um Prozesse zu vermeiden.  

Die politische Arbeit geht also trotz Wiederaufnahme der 

eigenen künstlerischen Arbeit sehr zielstrebig weiter. 

Georg: Da fallen mir jetzt zu viele Antworten ein. Die für 

mich wichtigsten wären: die Situation genau zu analysieren, 

sich weiter zu vernetzen. Den Irrsinn des Neoliberalismus 

auch in unserer Branche erkennen. Alle reden nur mehr 

über Zahlen, Auslastungen; aber was ein künstlerischer Er-

folg ist, lässt sich eben nicht nur damit bemessen. Dafür 

braucht es aber ein Wissen, ein Verständnis für Kunst und 

Kultur, das nur durch nachhaltige Strukturen, vor allem in 

der Bildung, erreicht werden kann. Hier müsste es längst 

zu einem wirklichen gesellschaftspolitischen Diskurs kom-

men. Das sind Fragen, die immer mehr ein Nischendasein 

fristen. Aber um konkret zu werden: Der Sommer war zwar 

lang, aber wir haben weitergearbeitet. Wir werden sehr bald 

einen Vorschlag für die Reform aller Verträge für freischaf-

fende Darsteller_innen an Theatern in Österreich auf den 

Tisch legen – denn eins ist ganz klar: Wir brauchen Rechts-

sicherheit.   
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Kurz nach der Spielplanpräsentation des Stadttheaters 

Klagenfurt Ende Mai 2020 sorgte ein Kommentar der IG 

Theater Tanz Performance Kärnten Koroška und der IG 

für Kulturinitiativen in Kärnten / Koroška, der von vielen 

Künstlerinnen und Künstlern verschiedener Kunstsparten 

unterzeichnet wurde, für Aufregung in der Kärntner Kul-

turlandschaft. Angesprochen wurden in dem Kommentar 

die fehlenden Frauen an der Spitze von Inszenierungen 

im Stadttheater.  

Als allgemein bekanntes Argument und Erklärungsversuch 

kam schnell: Es handle sich eben um Qualitätskriterien, die 

Frauen nicht auf die große Bühne lassen. Hier sind Quoten 

– wie andere Kennzahlen – eine Möglichkeit, Phänomene 

oder auch Fakten in Zahlen zu gießen und damit darstellbar 

zu machen. Qualität liegt gerade im künstlerischen Bereich 

im Auge des Betrachters – und hier haben wir bewusst nicht 

gegendert. Wenn in einem Spielplan nur zwei Frauen als 

Regisseurinnen vorkommen, dann ist das zählbar. Ob die 

Regisseur_innen der Spielzeit gute Inszenierungen auf die 

Bühne gebracht haben, ist meinungsabhängig und allge-

meingültig-qualitativ nicht feststellbar. 

Warum dürfen wir Frauen also nicht „mitspielen“? Sind 

wir tatsächlich nicht gut genug? Als Vorsitzende von Interes-

sensvertretungen, aber auch als Künstlerinnen und Kultur-

arbeiterinnen, machen wir uns Gedanken, ob Studium, En-

gagement, beinhartes Training etc. tatsächlich reichen und 

wir als junge Frauen selbst schuld daran sind (mangelnde 

Qualität!), dass wir so selten für künstlerische Leitungsposi-

tionen ausgewählt werden. Dabei handelt es sich keinesfalls 

um ein Kärntner Problem, um ein Problem, das vermeintlich 

nur in den „nicht urbanen Regionen“ möglich ist. Auch die 

Feministische Theaterdiskurse 
in Kärnten / Koroška  

großen Häuser in Österreich, Deutschland und der Schweiz 

weisen eine ähnliche Statistik auf. 

Klargestellt muss werden, dass die Darstellung oft zu 

knapp ausfällt. In Kärnten / Koroška werden viele Vereine 

und Gruppen in der Freien Szene von Frauen geleitet. Die 

Tanzszene zum Beispiel ist fest in weiblicher Hand. Kompani-

en, Festivals und Tanzproduktionen werden von Choreogra-

finnen, Tänzerinnen, künstlerischen Leiterinnen produziert 

und kuratiert. Die Programme haben ein sehr hohes Niveau, 

eine starke Frauenquote und sind divers. Andersrum muss 

auch festgehalten werden, dass die gesamte Freie Szene un-

terfinanziert ist und viele Personen in Leitungspositionen 

(unfreiwillig) ehrenamtlich oder unterbezahlt arbeiten. Die 

Schere zwischen den öffentlichen, staatlichen Kulturbetrie-

ben und der Freien Szene klafft immer weiter auseinander 

und die COVID19-Situation verschärft dies nur.  

Werden intransparente Praktiken und Ungleichheiten 

angesprochen, findet man sich oft in Schein- und Neidde-

batten wieder. Eine offene Diskussion über Verteilung und 

Themen wie Repräsentation, Macht, Demokratie, Gesell-

schaft, Geschlechter, Diversität, ... ist jedoch enorm wichtig 

und muss weitergeführt werden. Wünschenswert wären 

mehr Solidarität und Kooperation innerhalb der freien Sze-

ne sowie sensibilisierte, männliche Alliierte, die nicht immer 

nur alleine spielen wollen. 

  Alina Zeichen  

IG Kulturinitiativen in Kärnten / Koroška

  Sabine Kristof-Kranzelbinder  

IG Theater Tanz Performance Kärnten Koroška
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Seit seiner Eröffnung vor 112 Jahren wird das Klagenfurter 

Stadttheater von Männern geleitet, und auch der neue 

Intendant ist wieder ein Mann. In dieser abgelaufenen Ära 

wurde eine bedauerliche Erfolgsgeschichte sehr dezidiert 

fortgeschrieben: die des nahezu vollständigen Frauenaus-

schlusses  aus der  Regieriege des Hauses. In der kommen-

den Spielzeit 2020/2021 sind zehn Premieren geplant, mit 

der Regiearbeit werden in neun Fällen Männer betraut, 

eine einzige regieführende Frau vermag die auffällige 

Situation kaum zu schönen. Diese Arbeitsweise hat im 

Klagenfurter Stadttheater lange Tradition: In den letzten 

drei Spielzeiten waren mit den Regiearbeiten insgesamt 

25 Männer und nur 5 Frauen beauftragt, und dabei kein 

einziger weiblicher Regiebeitrag in der Saison 2019/2020. 

Blickt man auf die Ebene der Stoffe, zeigt sich ein noch kras-

seres Bild: Von zehn Stoffen (in Theater und Oper) im Jahr 

2020/2021 stammen zehn aus männlicher Feder. Und das 

gerade in Kärnten, das weit über die Landesgrenzen als Land 

der Literatur gilt und unzählige großartige Autorinnen her-

vorgebracht hat: Bachmann, Faschinger, Haderlap, Lavant, 

Mischkulnig und viele mehr. Stillschweigend wird nun auch 

die einzige Frau in Führungsposition, die scheidende Verwal-

tungsdirektorin, durch einen Mann ersetzt. Geschlechterge-

rechtigkeit sieht anders aus.  

Doch das patriarchale Dogma herrscht in Kärnten in der 

gesamten Theaterszene ungebrochen weiter. Als Beleg dafür 

genügt der Blick auf die nach dem Stadttheater am höchs-

ten subventionierten beiden anderen Theater des Landes:  

Das Klagenfurter Ensemble (ke) feierte in der letzten 

Spielzeit seinen 40. Geburtstag. Die Intendanz des ke wur-

de in diesen vier Jahrzehnten nie neu ausgeschrieben oder 

Adieu, Herr Intendant, oder 
So männlich ist das Theater in Kärnten! 

gewechselt. 40 Jahre männliche Intendanz, unter der wie-

derum vorwiegend Stücke von männlichen Autoren gespielt 

wurden, in Szene gesetzt von männlichen Regisseuren. Allein 

in den letzten drei Jahren gingen 15 Eigenproduktionen über 

die Bühne, die sämtlich mit männlichen Autoren und Regis-

seuren besetzt waren, bis auf eine Co-Regisseurin im Jahr 

2018. Das diesjährige „Pandemie-Festival“ umfasste zudem 

sechs Produktionen von männlichen Autoren, bei denen 

ebenso nur eine Frau eine Regieposition übernahm.  

Auch die neuebühnevillach hat seit 19 Jahren keinen In-

tendantenwechsel erlebt. In den letzten vier Jahren wurden 

dort 24 Männer und drei Frauen mit Inszenierungen betraut, 

unter den Autor_innen war gerade einmal eine Frau und 

eine Co-Autorin.  

Ebenso sind die großen Festivals fest in Männerhand: 

Carinthischer Sommer, Trigonale, Klagenfurt Festival, St. 

Pauler Musikwochen und die Musikwochen Millstatt, und 

auch die aktuelle Landesausstellung CarinthiJa (so wie 

alle anderen Landesausstellungen bisher) wird von einem 

männlichen Kurator geleitet. Wenig erstaunlich also, dass 

auch die zahlreichen „Corona-Festivals“ im Land in Gen-

derfragen blind sind. Fast schon grotesk mutet es an, dass 

sich der Intendant des Villacher Co-Festivals selbst als „Fe-

minist“ bezeichnet, in seiner ersten Programmierung im 

heurigen Jahr aber, laut eigenen Angaben, fast ganz auf 

Frauen vergessen hat.  

Frauen sind gerne gesehen als Kulturvermittlerinnen, in 

der zweiten Reihe, dort, wo die Gage klein und die Arbeit 

reichlich ist. Sie stehen „hinter“ dem eigentlichen Künstler, 

dem Intendanten, als „Stütze des Betriebs“, „rechte Hand des 

Chefs“ und „gute Seele des Hauses“. Idealismus, Ehrenamt-

lichkeit und Selbstzweifel auf der einen (weiblichen) Seite, 



40 Jahre männliche Intendanz, 

unter der wiederum vorwiegend Stücke 

von männlichen Autoren gespielt wurden, 

in Szene gesetzt von männlichen Regisseuren.

46

g
if

t 
0

3
.2

0
2

0
  

I 
 p

a
n

o
ra

m
a

Geniekult, Selbstüberschätzung und Sesselklebertum auf 

der anderen (männlichen) Seite. 

Gerade bei der Kulturpreisverleihung des Landes Kärnten 

vergangenes Jahr fiel deswegen besonders Eines auf: Von 

14 vergebenen Preisen gingen zwölf an Männer, darunter 

der große Kulturpreis und alle Würdigungspreise, lediglich 

unter den Förderpreisträger_innen fanden sich zwei Frauen. 

Angesprochen auf diesen Umstand fühlten sich die männli-

chen Entscheidungsträger unwohl und gelobten Besserung. 

Quod erat demonstrandum.  

Überall dort, wo mehrheitlich Männer entscheiden, wird 

es keine Quantensprünge geben, hat Johanna Dohnal ein-

mal gesagt. Dass das so nicht sein muss, zeigt ein Blick auf 

ganz Österreich: Das Landestheater Vorarlberg hat eine In-

tendantin, ebenso das Landestheater Niederösterreich, das 

Schauspielhaus Graz,  ganz zu schweigen von den vielen 

kleineren Häusern im ganzen Land. 

Immerhin sind Gender Mainstreaming und Gender Bud-

geting Instrumente, zu denen sich Österreich vor 20 Jahren 

per Ministerratsbeschluss bekannt hat, um Geschlechterge-

rechtigkeit herzustellen. Erhält ein Theater öffentliche För-

dermittel, so muss es nachweisen, inwiefern für die Gleich-

stellung von Männern und Frauen Sorge getragen wird.  

Umso beanstandenswerter ist es deswegen, dass die we-

nigen in Kärnten verbliebenen freischaffenden weiblichen 

Theaterschaffenden größtenteils mit Grundlagenarbeit wie 

Sicherstellung der Ressourcen, Planungssicherheit und der 

Abwendung von prekären Arbeitsverhältnissen beschäftigt 

sind. Auf der Strecke bleiben im Land inhaltliche Diskurse 

und der Anschluss an überregionale Entwicklungen, im Vor-

dergrund steht zumeist kleinteilige Basisarbeit. Feministi-

sche Theaterarbeit ist rar und bitter notwendig. Fragen nach 

der Bedeutung von gendergerechter Sprache am Theater, 

nach dem Sinn einer Sichtbarmachung von sprachlichen 

Asymmetrien brennen. 

Angesichts dieser virulenten Fehlentwicklung im Land 

Kärnten ist eine aktive Kulturpolitik unverzüglich gefordert: 

zugunsten einer offenen, modernen und geschlechterge-

rechten Theaterlandschaft der Zukunft. Immerhin spielt 

die kleine Nation Österreich weltweit im Kunstsektor in der 

Spitzenliga mit – und international ist Kunst ohne Frauen 

undenkbar.  

  Ute Liepold  

promovierte Philosophin und Regisseurin, leitet 

Theater Wolkenflug. Verfasserin zahlreicher Stu-

dien zu feministischer Philosophie und Gender 

Mainstreaming.  
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Transcultural Collaboration, Citizen Engagement, Power Sha-

ring, Peer Learning. Wer sich schon einmal mit dem Creative 

Europe-Programm der Europäischen Union auseinanderge-

setzt hat, kennt den Antragssprech und die beliebten Phrasen 

der ambitionierten, Kulturen verbindenden Projekte. Auch Be 
SpectACTive! bildet hier keine Ausnahme. „Active Spectator- 

ship“ wird das Kernthema dieses unaussprechlichen Netzwerks 

genannt, welches europäische Festivals, Theater, Kulturorga-

nisationen, Universitäten und ein Forschungszentrum versam-

melt, darunter auch das Koproduktionshaus brut Wien. Doch 

was steckt hinter den Schlagwörtern? Active Spectatorship 

meint nichts anderes als die uns bereits vertrautere Idee der 

Bürger_innenbeteiligung, nur eben im Zusammenhang mit per-

formativer Kunst – oder sogar durch sie? Der Anspruch ist es, 

mithilfe künstlerischer Strategien und Versuchsanordnungen, 

kollaborative, demokratische und relationale Aktivität zu för-

dern. Das Netzwerk beschreibt seinen Fokus auch als Audience 

Engagement. Das Aktivieren und Einbeziehen des Publikums 

betrifft sowohl kreative als auch organisatorische Prozesse.  

Im Rahmen von Be SpectACTive! kommt dem Publikum insbe-

sondere auf institutioneller Ebene eine entscheidende Rolle zu: 

An allen Partnerinstitutionen treffen sich regelmäßig Gruppen von 

Active Spectators, die eingeladen sind, gemeinsam Projekte für die 

jeweiligen Spielpläne auszuwählen. Das Co-Kuratieren bestimm-

ter Programmpunkte ist der länderübergreifende gemeinsame 

Nenner der Gruppen von Active Spectators. Darüber hinaus sind 

diese einzelnen Publikumsclubs jedoch sehr von ihrer individuel-

len Umgebung geprägt. In Sansepolcro etwa, einem kleinen Ort in 

der Toskana, treffen sich rund dreißig Personen jeglichen Alters. In 

Kleingruppen sichten sie über die Wintermonate hinweg die vielen 

Video-Einreichungen des Open Calls und wählen bis zu acht Stü-

cke für das jährlich im Sommer stattfindende Kilowatt Festival aus. 

Das Festival begann schon 2007, die Bürger_innen als „Visionari“ 

in die Programmgestaltung einzubinden, seit 2014 ist es damit 

Initiator und Project Leader von Be SpectACTive!. 

In Wien heißen die Visionari BEATE und formieren sich seit 

Herbst 2019 als eine Gruppe von zwölf Personen. Im ersten Jahr 

adressierte der Call für den Publikumsclub im brut in erster Li-

nie Studierende. Zum Start der Saison 2020/21 ist BEATE wieder 

offen für Neuzugänge – einzige Voraussetzung ist dieses Mal die 

Come Closer! 

BS off icial image © Umberto Daina 49
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Begeisterung für performative Kunst und die Bereitschaft 

regelmäßig und engagiert teilzunehmen. Die Gruppe wid-

met sich der Auswahl von aufstrebenden Künstler_innen für 

Residenzen, die während des jährlichen Festivals imagetanz 

stattfinden. Darüber hinaus bekommen Mitglieder von BEA-

TE durch Proben- und Aufführungsbesuche und Gespräche 

oder Feedback-Sessions mit Künstler_innen einen intensiven 

Einblick in künstlerische und organisatorische Prozesse von 

brut. Der aufgeschlossene und wertschätzende Austausch 

über Performance, Tanz und Theater in einer kontinuierli-

chen Gruppe steht dabei im Mittelpunkt.  

Die lokalen Publikumsclubs sind auch intensiv an den 

Kreationsprozessen der internationalen Künstler_innen von 

Be SpectACTive! beteiligt. Im Netzwerk entstehen insgesamt 

15 Koproduktionen, die einen partizipativen Ansatz verfolgen 

und in Residenzen an den verschiedenen Partnerhäusern 

und durch die Beteiligung der lokalen Communities in die-

sen Städten erarbeitet werden. So konnte etwa die Gruppe 

Nesterval als brut-Beitrag im Netzwerk ihr immersives Pro-

jekt Der Kreisky-Test in Serbien, Spanien und Italien entwi-

ckeln. Die Pluralität, Diversität und die unterschiedlichen 

Dimensionen der beteiligten Institutionen machen eine 

weitere Besonderheit von Be SpectACTive! aus. Zu großen 

Theater- und Tanzfestivals wie dem Dublin Theatre Festival 

oder Tanec Praha, die in den Hauptstädten ihrer Länder an-

gesiedelt sind, gesellen sich beispielsweise auch das Student 

Cultural Centre im serbischen Novi Sad oder das Café de las 

Artes Teatro in Santander im Norden Spaniens. Mit Artem-

rede in Portugal und Occitanie en scène in Frankreich sind 

sogar zwei Organisationen Teil des Netzwerks, die selbst wie-

derum in ihren Ländern als Netzwerke tätig sind, bestehend 

aus Nachbarschaftszentren, Bibliotheken oder kommunalen 

Kulturinitiativen am Stadtrand oder in ruralen Gebieten. 

In seinem translokalen Ansatz macht sich Be SpectACTi-

ve! all diese unterschiedlichen Hintergründe und damit ein-

hergehenden Voraussetzungen, Produktionsbedingungen 

und Herausforderungen zu Nutze. Die enge Zusammenar-

beit der Partnerhäuser eröffnet einen tiefen Einblick in die 

jeweiligen lokalen Szenen und ihre kulturellen, sozialen, po-

litischen und ökonomischen Kontexte und den Zusammen-

hang auf europäischer Ebene. Die Qualität des Netzwerks 

liegt nicht zuletzt an seiner Peer-Learning-Strategie. Durch 

den aktiven Austausch über die aktuellen Entwicklungen 

der gemeinsam produzierten Projekte, Residenzen und der 

Community-Arbeit findet unablässig ein enormer Transfer 

von Wissen, Praktiken und Fähigkeiten statt. Es geht nicht 



darum, Erfolgsrezepte zu kopieren, sondern Strategien und 

Erfahrungswerte zu teilen, sich gegenseitig zu inspirieren 

und in der lokalen Adaption zu unterstützen. 

Unterstützung und Begleitung bietet nicht zuletzt auch 

das Research-Team, das Theorie-Input gibt, die jährlichen 

Fachkonferenzen des Netzwerks organisiert, die Aktivitäten 

der Partnerhäuser dokumentiert und evaluiert und Pub-

likationen herausgibt. Im September ist soeben das Buch 

Cultural Policies in Europe: a Participatory Turn? erschienen. 

Ein Handbuch mit praktischen Tools und Best-Practice-Bei-

spielen aus ganz Europa ist in Arbeit. Dieses unterstreicht 

abermals den Geist des Netzwerks: Be SpectACTive! sieht 

das Potenzial in Partizipation – in der Beteiligung, im Teilen, 

im Sharing of Skills, in Knowledge and Power. Schöne Key 

Words, die auch Umsetzung finden. 

New Art

on Stage

brut-wien.at

Oktober – Dezember  
2020
mit
Die Rabtaldirndln
Florian Malzacher
Claudia Lomoschitz
Asher O’Gorman
Aldo Giannotti &

Karin Pauer
Dominik Grünbühel &

Charlotta Ruth
Simon Mayer
Deborah Hazler
toxic dreams

Denice Bourbon &
Gin Müller

Alix Eynaudi
Nesterval
Theater im Bahnhof
irreality.tv
Jan Machacek
Jasmin Hoffer &

Oleg Soulimenko
Claire Lef èvre

Fotografie: KangHee Kim

  Eva Wolfesberger  

arbeitet als Projektdramaturgin am brut Wien und ist 

dort Koordinatorin und Community Managerin für das 

Projekt Be SpectACTive!

BeSpectACTive! wird kofinanziert durch das 
Programm Creative Europe der Europäi-
schen Union. Beteiligt sind: Kilowatt Festival 
(IT), Artemrede (PT), Bakelit Multi Art Center 
(HU), brut (AT), BUDA arts centre (BE), CdAT 
– Café de las Artes Teatro (ES), Domino (HR), 
Dublin Theatre Festival (IE), Gothenburg 
Dance and Theatre Festival (SE), SKCNS - 
Institution Student Cultural Centre of Novi 
Sad (RS), International Theatre Festival Diva-
delná Nitra (SK), Plesni Teater Ljubljana (SI), 
Occitanie en scène (FR), Tanec Praha (CZ), 
Teatrul National Radu Stanca Sibiu (RO), 
Fondazione Fitzcarraldo (IT), Universitat de 
Barcelona (ES), Université de Montpellier 
(FR), CNRS (FR). 

www.bespectactive.eu 
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Die Festwochen-Variationen 

Mit einiger Verspätung fanden die diesjährigen Wiener 

Festwochen in reduzierter Form zwischen 26. August und 

26. September statt. Jürgen Bauer und Stephan Lack be-

richten über die zweite Festival-Phase. 

Kaum ein derzeitiger Spielplan kommt ohne dementspre-

chende Corona-Übertitelung aus. So auch die Wiener Fest-

wochen, die nun verspätet ab 26. August unter dem Label 

reframed an den Start gingen. Obwohl bereits davor ab Mai 

sogenannte digitale Gesten als kleine Geschmacksproben 

dem Festwochenpublikum die Wartezeit auf tatsächliche 

Bühnenbegegnungen verkürzen sollten. 

Dieses virtuelle Vorab-Festival ließ über die Festwochen-

seite und die Plattform der Tageszeitung Der Standard ein 

künstlerisches Gesamtkonzept erahnen, von dem in der 

zweiten Festival-Phase nur noch wenige Teile realisiert wer-

den konnten. Aus den 46 ursprünglich eingeladenen Arbei-

ten blieb auch nach weiteren Absagen im September ein 

Festival im Mini-Format übrig, acht Produktionen aus den 

Bereichen Tanz, Musik, Performance, die bis auf zwei Aus-

nahmen allesamt in den belüftungstechnisch modernen 

Hallen E und G des Museumsquartiers untergebracht wa-

ren. Begleitet wurde das Programm von Research Projects, 

Einführungsgesprächen und Lectures. Eine weitere, bereits 

angekündigte Regiearbeit von Toshiki Okada wurde außer-

dem erst kurzfristig aufgrund der aufrechten Reisebeschrän-

kungen auf 2021 verschoben. 

Der neue Rahmen entpuppte sich dabei als Sicherheitsnetz 

in doppelter Hinsicht – in Bezug auf die reduzierte Anzahl der 

Produktionen wie auch in seiner inhaltlichen Auswahl. Chris-

tophe Slagmuylder setzte in seiner zweiten Festwochen-Sai-

son weitgehend auf Crowdpleaser. Unter den Corona-ge-

eigneten Solo- und Kleinensemble-Inszenierungen aus dem 

ursprünglichen Festivalprogramm waren es vor allem die 

von den Festwochen koproduzierten Werke und Highlights. 

Die zur Eröffnungsproduktion avancierten Goldberg-Va-

riationen von Anne Teresa de Keersmaeker waren dabei oh-

nehin ein kalkulierter Publikumserfolg, stand die 60-jährige 

Starchoreografin in dieser Uraufführung doch selbst auf der 

Bühne. Dass ihr neuestes Solo-Stück zu großen Teilen aus 

der formalen Strenge ihrer vergangenen Bach-Bearbeitun-

gen auszubrechen schien, mag einerseits Keersmaekers  

eigener, fast spielerischer Virtuosität geschuldet sein, ande-

rerseits auch daher kommen, dass sie diesmal weniger dar-

auf zurückgriff, musikalische Themen in Bewegungsmuster 

zu übertragen, sondern vielmehr die Körperlichkeit im Raum 

selbst zu einem Leitthema des Abends zu machen. Und was 

könnte zu Corona-Zeiten passender wirken, als Keersmae-

kers isolierter Tanz, in bach‘scher Struktur eingebettet? 53
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Neu in der Festwochenriege war auch der Schweizer Thea-

termacher Boris Nikitin. Der vielbeschäftigte Regisseur, Autor 

und Festivalleiter (Basler Dokumentartage) trat mit gleich 

zwei Produktionen an – dem Solostück Versuch über das 

Sterben und der Performance 24 Bilder pro Sekunde, für 

die er sich das theatererprobte Piano-Quartett Kukuruz als 

Verstärkung geholt hatte, das den musikalischen Bogen des 

Abends spannte. Zu populärmusikalischen Versatzstücken 

gaben sich die sechs Performer_innen zuerst Alltagsgesten 

hin, steigerten sich in wahre Kostümwechsel-Orgien und er-

füllten die Bühne mit entspanntem, dennoch realistischem 

Leben. Doch hierbei blieb es nicht. Die 24 Bilder knüpften an 

die ALS-Erkrankung von Nikitins Vater an, zunehmend schie-

nen auch die Körper auf der Bühne fremdbestimmt, Minimal 

Music übernahm die musikalische Seite des Abends, fast als 

lähme die Krankheit auch die Musik, zwinge zu Repetition. 

Zu Julius Eastmans Klavierwerk Gay Guerilla kam es zum 

Finale, das absolute körperliche Lähmung mit darniederlie-

genden Körpern mit einer beinahe kitschigen Apotheose 

verband. 

Die Antithese zu diesem minimalistischen Abend liefer-

te Marlene Monteiro Freitas. Die gefeierte Choreografin von 

den Kapverdischen Inseln widmete sich in ihrem Meister-

werk Mal – Embriaguez Divina den Auswüchsen des Bö-

sen – oder besser gesagt, dem Bösen als Nebenprodukt des 

Gutgemeinten. „Der göttliche Rausch“ des Titels – nach einer 

Schrift Georges Batailles – wurde von den Tänzer_innen an 

weißem Papier ausgelebt. Freitas ließ das Böse so als Aus-

wuchs der (militärischen, politischen) Bürokratie auftanzen, 

zeigte den Irrsinn als zwangsläufige Konsequenz von Drill 

und Reglement, wies in der Widerstandskraft der zuckenden, 

vibrierenden Körper jedoch auch einen befreienden Ausweg.

Ein weitaus verspielteres Ausgangsszenario bot hinge-

gen Philippe Quesnes Produktion Farm Fatale, die letztes 

ONCEIM © Ouadah Fondation Cartier pour lart contemporain
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Jahr an den Münchner Kammerspielen Premiere gefeiert 

hat. Fünf Vogelscheuchen setzen sich mit einem Radiopro-

gramm gegen Artensterben ein, verscheuchten böse Indus-

triebauern mit eigenem Hiphop und experimentierten mit 

einem biologischen Saatgut-Tresor in Eierform. Dazwischen 

stimmten sie Lieder wie „Let it bee“ oder den Kermit-der-

Frosch-Hit „It’s not easy being green“ an. Das alles schrammt 

haarscharf am Kitsch vorbei, wurde aber von so manch 

schön-absurder Wendung à la Quesne ironisch abgefedert. 

In seinem Statement betonte Slagmuylder, dass die 

heurigen Festwochen weniger Festival wären, mehr eine 

„Liebeserklärung und gleichzeitig ein Akt des Widerstands“, 

mit dem man dem Theatererlebnis den „ganzen Wert zu-

rückzugeben“ beabsichtigte. Mochte dieses Jahr auch der 

eigentliche Festival-Gedanke in den Hintergrund geraten 

sein, setzten die Festwochen immerhin ein bewusstes Le-

benszeichen, das – anders als in Salzburg – nicht durch einen 

rigorosen finanziellen Mehraufwand gestemmt wurde, son-

dern mit einem Sicherheitskonzept, das auf Reduktion und 

inhaltliche Konzentration ausgerichtet war. 

Slagmuylder hat übrigens versprochen, dass nicht nur 

die bereits erwähnte Okada-Produktion Eraser Mountain, 

sondern auch ein Großteil der 2020 abgesagten Produkti-

onen – mit Werken u. a. von Romeo Castellucci, Susanne 

Kennedy, Tiago Rodrigues oder Heiner Goebbels – spätestens 

in der kommenden Festwochensaison nachgeholt werden 

soll. Dass Projekte österreichischer Künstler_innen wie Mar-

kus Schinwald und Philipp Gehmacher schlussendlich auch 

erst 2021 gezeigt werden, war für Slagmuylder übrigens kei-

ne Absage an regionale Schwerpunkte, im Gegenteil; so helfe 

es seiner Meinung nach lokalen Künstler_innen nun mehr 

denn je, in einem größeren, internationalen Rahmen einge-

bettet zu sein. Zu hoffen bleibt, dass die Festwochen 2021 

wieder zu üblicher Produktionsgröße anwachsen können. 

ONCEIM © Julian Röder
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An der Feuerstelle 
des österreichischen 
Theatersommers  
Das Theaterfestival HIN & WEG 
in Litschau 2020 



Vom 7. bis zum 16. August hieß es wieder HIN & WEG in 

Litschau: Unter dem Motto „Arbeit und Schönheit“ gingen 

die Tage für zeitgenössische Theaterunterhaltung in ihr 

nunmehr drittes Jahr.  
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Ensemble kollekTief © kollekTief

An der Feuerstelle 
des österreichischen 
Theatersommers  
Das Theaterfestival HIN & WEG 
in Litschau 2020 





Es müssen nicht immer leere Stühle sein. Während an vie-

len anderen Indoor-Spielorten zurzeit abgeklebte Sitzplät-

ze ihr trauriges Dasein fristen, dominierten im Litschauer 

Herrenseetheater – schlicht und passend für den Standort 

Waldviertel – in Sitzhöhe abgesägte Baumstammteile den 

Publikumsraum. Neben ihrer Babyelefanten-Funktion dien-

ten diese durstigen Gästen praktischerweise auch gleich als 

kleine Abstellfläche. Und für die Künstler_innen auf der Büh-

ne sind Bäume wohl auch eine bessere Anspielmöglichkeit 

als verwaiste Plätze – zumal sich im Falle eines ausverkauf-

ten Herrenseetheaters auch tatsächlich das Gefühl eines 

vollen Hauses einzustellen vermochte. Am späteren Abend, 

als sich das Theaterhaus, dank verschiebbarer Wände, in 

eine Open-Air-Konzertbühne verwandelte und die Musik 

über die Lagerfeuer und Imbisswagen hinweg bis ans nahe 

Seeufer schallte, empfand man die so lange vermisste Un-

beschwertheit aus Prä-Corona-Zeiten zumindest eine kurze 

Weile wieder.  

Das Festival lebt aber nicht allein von der idyllischen Lage 

seines Festspielzentrums am Herrenseer Strandbad, sondern 

ebenso von einer schier unüberschaubaren Programmviel-

falt, die die Gäste dazu einlud, zu eigenständigen Kurator_in-

nen zu werden. Dass ob fehlender Übersichtlichkeit und zeit-

lichen Überschneidungen mancher Programmpunkt nicht 

zu seinem Publikum findet, könnte die Festivalleitung jedoch 

als Anlass zu organisatorischer Nachbesserung nehmen.  

Während sich die Theaterproduktionen, Performances, 

Lesungen und Konzerte auf die beiden Wochenenden kon-

zentrierten, stand unter der Woche ein breites Workshopan-

gebot der angereisten Künstler_innen zur Auswahl bereit. 

140 Veranstaltungen waren es insgesamt, die innerhalb von 

zehn Tagen über diverse Bühnen, Seeufer, Scheunen, Wein-

keller, Wiesen und Wälder und sonstige Spielorte Litschaus 

gingen. Eine bewusste Überforderung, die Zeno Stanek in 

der dritten Festival-Ausgabe spürbar noch weiter ausgebaut 

hat.  

Geboren aus Schrammelklängen 
Dabei reichen die Anfänge des Festivals schon viel länger 

zurück. Immerhin ist der umtriebige Regisseur, Verlagslei-

ter und Festivalgründer, der auch Initiator des in Litschau 

angesiedelten Schrammel.Klang.Festivals ist, mit der nörd-

lichsten Stadt Österreichs nach eigenen Angaben seit rund 

einem Vierteljahrhundert künstlerisch verbunden. Aus der 

traditionellen Theaterveranstaltung im Rahmen des Schr-

ammelprogramms entwickelte sich schließlich die Idee zu 

einem eigenständigen Theaterfestival. Stanek hatte kein 

Interesse daran, Litschau zu einer weiteren Dependance 

des Theaterfests Niederösterreich zu machen. Er übertrug 

das erfolgreiche Schrammelkonzept auf das Theaterfestival 

– und hob so HIN&WEG aus der Taufe.  

Gemeinsam mit Co-Leiterin Katharina Stemberger und 

Ernst Molden, der für die Musikschiene verantwortlich ist 

(auch wenn Molden es selbst eher als Urlaub mit Auftrittsen-

gagement bezeichnen würde), bietet Stanek Künstler_innen 

seitdem einen Ort des kreativen Austauschs und der Konzen-

tration fernab üblicher Sommertheaterverdrießlichkeit. Die 

Ferienresort-Atmosphäre, die sich ein wenig nach Catskills 

in der Dirty Dancing-Fassung anfühlt, tut ihr Übriges, um 

Gäste nach Litschau zu locken. Verständlich, dass manch 

einer oder eine von ihnen Litschau sogar als Ort freiwilliger 

Quarantäne wählt.  

Soziale Enthaltsamkeit 
So auch die 2012 gegründete Theatergruppe kollekTief, be-

stehend aus fünf Performer_innen, die sich für ihr zwischen 

Sozial- und Kunstprojekt angesiedeltes Experiment „Bitte 

nicht berühren“ vierzehn Tage in Selbstisolation begaben. 

In fünf Boxen mit einander zugewandten Glasfronten, in 

deren Mitte Platz für die beobachtenden (und so selbst 

beobachteten) Zuschauer_innen war, verlebten die so auf 

Sicht- und Funkkontakt beschränkten Künstler_innen (Ali-

na Schaller, Anna Marboe, Anton Widauer, Felix Kammerer 

und Tilman Tuppy) ihre Tage; zwar ohne Privatsphäre, da-

für mit Ritualen, Yoga, mehr oder weniger spontanen Mu-

sik- und Poesiedarbietungen und allerlei Geschenken, die 

Besucher_innen am wohncontainereigenen Postfach ab-

geben konnten. Einzige dramaturgische Wendung war der 

vorzeitige Abgang Anna Marboes zwei Tage vor geplanter 

Beendigung der Quarantäne – inklusive gestreutem Ge-

rücht, Marboe hätte die selbstauferlegte Gefangenschaft 

nicht länger ausgehalten. Diese temporäre Gruppenspal-

tung erwies sich später als thematische Vorbereitung der 

Abschlussperformance. Nachdem die verbliebenen kollek-

Tief-Mitglieder unter Publikumsapplaus aus ihren Boxen auf 

die Bühne des Herrenseetheaters übersiedelten, um dort die 

wiedergewonnene Freiheit und den physischen Kontakt in 

einer Art Tanz- und Umarmungsrevue zu feiern, durfte die 

Rückkehr der verlorenen Tochter schließlich das versöhn-

liche Schlussbild einleiten. Beklatschen mochte sich auch 

jener Teil des Publikums selbst, der die Eingeschlossenen 

über die Quarantänezeit mit Geschenken ausgestattet oder 

Einrichtungsgegenstände für die Wohncontainer gespon-

sert hatte – das Vorlesen der Geschenkelisten geriet dabei 

English Lovers am Seeufer

© Constantin Widauer
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zu einem höchst amüsanten Programmpunkt. Insgesamt bot der 

Partycharakter der Veranstaltung jedoch kaum Raum für eine tiefge-

hende Erörterung über soziale Enthaltsamkeit. Fragen dahingehend 

beantworteten die Künstler_innen teilweise im spätabendlichen Ge-

spräch am Lagerfeuer.  

Blätterrauschen 
Dass die ganze Stadt zur Bühne wird, bleibt bei HIN&WEG jedenfalls 

kein leeres Versprechen. Stündlich hatte man die Qual der Wahl; zwi-

schen Strickerei, Schlossverlies, Zetschenwiese, Zimmerei oder Glasfo-

yer. Ein paar Mal stellte sich das jeweilige Ambiente der Spielorte dann 

Foto links oben: 

BITTE NICHT BERÜHREN, Alina-Schaller © Constantin-Widauer 

Foto links unten:  

kollekTie © www.stephanmussil.at

Foto rechts:  

Hamlet muss weg, Marius-Zernatto © Constantin-Widauer 

doch ernüchternder dar als es der Name ver-

muten ließ. Dafür wurde auch auf einem Schiff 

gespielt, etwa Mär und Meer, das Solostück von 

Ex-Matrosin Alessandra Ehrlich. Oder auf einem 

Floß. Oder in einem stehenden Linienbus. Letz-

terer entpuppte sich trotz kurzweiligem Stück 

von und mit Tobias Fend als Hitzefalle. Ganz 

im Gegenteil zum (Ab-)Spielort des Hörspiels 

Die Schuhe der Braut: Der Eiskeller wurde kurz 

vor Mitternacht seinem Namen doch noch ge-

recht.   

Eine derartige Anzahl an Veranstaltungen 

bedeutet Einschnitte bei Probenzeiten. Auffäl-

lig war demnach der Anteil an Lesungen aller 

Art, sowie szenischen Einrichtungen, in denen 

die Schauspieler_innen mit Manuskriptseiten 

hantierten. Die Spielfreude trübte das sichtlich 

wenig, im Gegenteil. Das Probieren und Aus-

probieren, das unter dem Jahr in vielen Thea-

terbetrieben zu knapp kommt – bei HIN&WEG 

wird es nicht nur geduldet, sondern sogar zu 

einem Teil des Prinzips erklärt. Wer anschlie-

ßend noch nicht genug vom Blätterrauschen 

hatte, konnte sich einem theatralen Waldspa-

ziergang anschließen.  

„Echte“, erprobte Theaterarbeiten fanden 

sich als Gastspiele auch auf dem Spielplan wie-

der. Etwa Helena Scheubas Goethe-Bearbei-

tung #werther, die Wiener Wortstaetten- und 

Werk X-Koproduktion Das böhmische Paradies 

oder auch Die Unscheinbaren des Luzerner 

Theaters. Die Gangsterperformance versprach 

im Vorfeld eine rege Publikumsbeteiligung, 

schließlich sollten die Zuschauer_innen im 

Laufe des Stücks zu wahren Trickbetrüger_in-

nen ausgebildet werden. Der interaktive Part 

beschränkte sich allerdings doch nur auf ein 

kurzes Quizfragen-Spiel.  

Und dann – müde von frischer Waldluft, 

Lagerfeuergesprächen, den umfangreichen 

Spazierwegen zwischen den Veranstaltungs-

orten und gefühlt hundert Theaterstunden – 

packte man seine geräucherten Sachen, war 

erst einmal hin (körperlich wie geistig erledigt) 

und dann im wahrsten Sinne des Wortes weg 

. . . bis vielleicht zum nächsten Sommer am 

Herrensee.  

  Stephan Lack  
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  Stephan Lack  



Buchrezension 

Komik und Subversion 
– Ideologiekritische Strategien 

Die Forschungsplattform Elfriede Jelinek: Texte – Kontexte 

– Rezeption widmete sich in Kooperation mit dem Elfriede 

Jelinek-Forschungszentrum von 2017 bis 2019 einem groß-

angelegten, interdisziplinären Forschungsprojekt zum The-

ma Komik und Subversion, wozu 2018 auch ein zweitägiges 

Symposium und eine Ringvorlesung an der Universität Wien 

veranstaltet wurden. Der vorliegende Band ist das Ergebnis 

einer engen Zusammenarbeit von Wissenschaftler_innen 

verschiedenster Fakultäten und Künstler_innen unterschied-

licher Sparten. Dabei liegt nicht zuletzt der Fokus auf den 

subversiven Verfahren in den Texten Elfriede Jelineks - und 

den daraus entstandenen Inszenierungen. 

Komik und Subversion werden in diesem Sammelband 

als „Spannungsfeld“ betitelt, also ein Feld, das Reibungen 

hervorruft, wenn gegensätzliche Herangehensweisen und 

insbesondere deren Vertreter_innen aufeinandertreffen. Es 

wird von einem „subversiven Potenzial der Komik, das Unter-

laufen gesellschaftlicher und ästhetischer Normen sowie das 

Aufbrechen patriarchaler Strukturen“ ausgegangen, worum 

sich die Beiträge von über 50 Mitarbeitenden bemühen.  

Dazu wurden vier internationale Arbeitsgruppen zu den 

Themen Sprache und Formen, Körper, Intermediales und 

Spielweisen begründet, in die sich auch das Buch grob un-

terteilen lässt. Zusätzlich wird die Komik nicht nur linguis-

tisch untersucht, sondern auch sozialpolitische Sphären wie 

genderspezifische Zugänge werden behandelt. Ein einlei-

tender Abriss über die Tradition der Komik dient derweilen 

der Einordnung und verhandelt, inwiefern die verschiedenen 

Künste die Verfahren der Komik anwenden. Dabei stehen vor 

allem die technischen Mittel und die Essenz der jeweiligen 

Kunstsparte im Vordergrund. Insgesamt sind die Beitrags-

arten jedoch sehr vielfältig in ihrer Form: Vorträge, Diskussi-

onen, schriftliche Beiträge und sogar ausgetauschte E-Mails 

finden im Buch Platz.  

Um die Funktion der Komik für die Subversion zu er-

arbeiten, werden in der ausgiebigen Komiktheorie auch 

wesentliche Grundfragen geklärt, wie die Unterscheidung 

zwischen Komik und Humor oder auch die Rolle von Schau-

spieler_innen und Publikum für das Entstehen eines (nicht 

nur theatralen, sondern auch alltäglichen) komischen Mo-

ments. Dabei wird vor allem ersichtlich, dass das Lachen und 

die damit verbundene Komik sozial genormt sind. 

„Das Komisch-Machen im Rahmen von Witz, Satire, Iro-

nie und Parodie ist eine indirekte Aggression genau wie 

die Subversion: eine Maskierung, die – ähnlich wie die 

Subreption – die wahren Absichten zunächst im Dunkeln 

lässt; eine Maskierung aber auch, die darauf rechnet, als 

Maskierung erkannt zu werden.“

Uwe Wirth: Komik und Subversion: Ein Mythos?, S.32-3364
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„Das Untergründige im Witz stellt eine potentielle Bedro-

hung der sozialen Ordnung dar, weshalb sein rebellisches, 

kritisches Potential – seiner Bösartigkeit – in der Regel 

gezähmt wird, und das Lachen ins Stocken gerät, wenn 

übers Ziel hinaus geschossen wird. Lachen eröffnet und 

blockiert gleichermaßen Einsichten in die unsichtbar ge-

haltene (gemachte) Struktur sozialer Ordnung.“

Christoph Reinprecht: Soziale Dynamiken von Komik 

und Subversion, S.90

Der Band ist vor allem für die Erschließung wissenschaft-

licher Forschung geeignet. Für eine künstlerische Anwen-

dungspraxis findet sich in diesem ein Kilo schweren Werk 

eventuell unter dem Punkt Spielweisen und Inszenierungs-

formen etwas Aufschlussreiches. Hervorzuheben ist in jedem 

Fall, dass die Kunst und die Wissenschaft durch dieses Pro-

jekt einander einen großen Schritt nähergebracht werden. 

  Winona Bach  

Janke, Pia / Schenkermayr, Christian (Hg.):  

Komik und Subversion 
– Ideologiekritische Strategien.  

Wien: Praesens Verlag 2019 
(= DISKURSE.KONTEXTE.IMPULSE. 
Publikationen des Elfriede Jelinek
-Forschungszentrums 20)  

ISBN: 978-3-7069-1031-6 
42,00 € 

Die Forschungsplattform Elfriede Jelinek der Universität 

Wien bestand von 2013 bis Anfang 2020 und wird seitdem 

als Interuniversitärer Forschungsverbund der Universität 

Wien und der Musik und Kunst Privatuniversität der Stadt 

Wien, also an den beiden Universitäten, an denen Jelinek 

studiert hat, weitergeführt.  

Das Elfriede Jelinek Forschungszentrum, zu dem auch ein 

Archiv gehört, dokumentiert und erforscht Jelineks Werk 

und dessen Rezeption. Das Zentrum versteht sich als Infor-

mations- und Kommunikationsstelle, die allen Interessierten 

offensteht.  
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Einreichfrist
Di . 30.06 .2020

OPEN CALL 
Voiks wos? Kultur? Nice?
für Jugendliche zwischen 
14 und 20 Jahren
Ausschreibung von Regina Picker in 
Kooperation mit dem Österreichischen 
Volksliedwerk
Infos und Einreichung: reginapicker.at/voiks-wos, 
vimeo.com/415853664

FR. 03.07.2020 FLUCHT ÜBER DIE BERGE 
auf den Spuren des jüdischen Exodus 
von 1947 (!)
5. Krimmler Theaterwanderung
5743 Krimml – Tourismusbüro
teatro-caprile.at

Fr. 03 .07.2020 DIE WAND nach dem Roman von 
Marlen Haushofer
Regie: Danielle Fend-Strahm
Ferienhaus Rainerau, Hittisau

Sa. 04 .07. /
So. 05 .07.2020

WÜNSCHEGOLD UND DIE DOLCHE 
DER MACHT
Koveranstalter: Keltenmuseum
Regie: Christa Hassfurther
theater bodi end sole
Hallein
bodiendsole.at

Mo. 13 .07. - 
So. 19.07.2020

POLY-FLEXION  
a re-performance  
of feminine diagonals
Living Away Platform
Naïma Mazic / n ï m company
Living Away Fest New York City 
this time online: a socially-distanced and domestic 
live arts festival that integrates a mix of online and 
offline activities. 
livingaway.org
more2rhythm.com

Premieren 09 -  12 /2020

Mi. 30.09. / 

Do. 01 .10.2020

QUARTETT 
von Heiner Müller
eine Koproduktion von 
DAS OFF THEATER 
und *sterne*reißen* 
Regie Luca Pályi
OFF Theater, Wien
off-theater.at 

Fr. 25 .09. / 

Sa.26 .09 / 

So.27.09 /  

o. 28 .09.2020

DER DURST  
DER HYÄNE 
Kammeroper (UA) 
Ensemble Reconsil 
Text Kristine Tornquist, 
Musik Julia Purgina 
Sirene Operntheater, 
Wien
sirene.at

Do. 01 .10.2020 GERTRUDE HÖRT 
DAS GRAS WACHSEN
Gruppe Theater Asou 
FRida&freD Grazer 
Kindermuseum
theaterasou.at 

Do. 01 .10.2020 WAS? WENN NICHTS 
WIRD AUS MIR
teatro zumbayllu
raum8-Dark City, 8. 
Mai Strasse 28, 9020 
Klagenfurt 
teatrozumbayllu.net 

Do. 01 .10.2020 QUEEN LEAR
von Christine 
Teichmann
Theater Kaendace
ARTist’s, Graz
karten@theaterkaendace.at 

und 0699 100 42281 

Fr. 02 .10.2020 HERZSPLITTER
Susanne Mitterhuber/
SOG Theater
Gemeinde Bad Erlach
Kulturzentrum 
Hackerhaus, 
Hauptstraße 10, 2822 
Bad Erlach
sog-theater.at

Fr. 02 .10.2020 NAME HER. EINE 
SUCHE NACH DEN 
FRAUEN+
Kosmos Theater, Wien
kosmostheater.at

Sa. 03.10.2020 NUR WUT!  
(Musiktheater ab 6)
Regie Florian 
Hackspiel
Theater Melone 
Innsbruck & Kopla 
bunz Luxemburg
BRUX/ Freies Theater 
Innsbruck
theatermelone.at

Sa. 03.10.2020 TON IN TON 
(Ein Stück mit Tanz 
und Live-Musik ab 1 
Jahr) Regisseurinnen 
Cornelia Böhnisch und 
Katharina Schrott 
Toihaus Theater 
Salzburg
toihaus.at

Mo. 05 .10.2020 ANSTOSS reloaded
ein Sportstück von 
Jakub Kavin
eine TheaterArche 
Produktion
theaterarche.at

Di. 06 .10 / 

Mi . 07.10 / 

Do. 08.10 / 

Fr. 09.10.2020

DER FREMDE 
Kammeroper (UA)
PHACE - 
contemporary music
Text Martin Horváth, 
Musik. Gerhard E. 
Winkler
Sirene Operntheater, 
Wien
sirene.at

Di. 06 .10 / 

Mi . 07.10 / 

Do. 08.10 / 

Fr. 09.10.2020

BLUE MOON, 
YOU SAW…
Liquid Loft / Chris 
Haring 
Odeon Theater, Wien
impulstanz.com

Mi. 07.10.2020 ZuMUTungen 
Kosmos in der 
Seestadt 
kosmostheater.at

Do. 08.10.2020 KAZOOM! 
(Ein Clowneskes 
Theaterstück für Men-
schen von 6 bis 99)
von Thomas Welte, 
Rebecca Selle, Lisa 
Suitner 
Altes Hallenbad, 
Feldkirch

Do. 08.10.2020 NUR KINDER, 
KÜCHE, KIRCHE?
von Franca Rame und 
Dario Fo, Produktion 
Triebwerk7,
Ferrarischule 
Innsbruck, Tirol
triebwerk7.at 



Fr. 09.10. / 

Sa. 10.10. / 

So. 11 .10.2020

EIN STAATENLOSER. 
EINBLICKE IN DIE 
FESTUNG EUROPA. 
von Alireza 
Daryanavard 
(Wiederaufnahme)
Werk-X Petersplatz, 
Wien
werk-x.at

Sa. 10.10.2020 SHINY SHINY
Buch- und Album-
Präsentation Liquid 
Loft / Chris Haring 
Konzert von Andreas 
Berger, Moderiert von 
Dirk Stermann
Odeon Theater, Wien
impulstanz.com

Sa. 10.10.2020 SOFT SKILS
Choreographie 
Claudia Lomoschitz
studio brut, Wien
brut-wien.at

Di. 13 .10.2020 DIE GRAUENVOLL 
ENTDECKUNG DES 
JAKOB LEVY MORENO
Koproduktion das.
bernhard.ensemble, 
orgAnic reVolt und 
DAS OFF THEATER
OFF Theater, Wien
off-theater.at 

Do. 15 .10.2020 DUNKEL LOCKENDE 
WELT
Regie Fabian Kametz,
Theater praesent 
Innsbruck
theater-praesent.at

Do. 15 .10. / 

Fr.16 .10. / 

Sa.17.10. /

So. 18 .10.2020

THE WAY OF INK ••º• 
Asher O’Gorman
brut, Wien
brut-wien.at

Fr. 16 .10.2020 86.400 – VON DER 
EINEN WELT ZUR 
ANDEREN 
Theater Stellwerk
Regie Christian 
Scharrer Gärtnerei 
und Baumschule 
„Thurnermeisterhof”, 
Bancalariweg 41, 4020 
Linz (Zugang über 
Sternwarteweg)
theaterstellwerk.at 

Fr. 16 .10.2020 UNGEBETENE GÄSTE: 
WAS BLEIBT (2020) 
Eine Revision 
von DARUM,
Werk X Petersplatz, 
Wien 
werk-x.at

Fr. 16 .10. / 

Sa. 17.10. / 

So. 18 .10.2020

LANDSCAPES BEFO-
RE CATASTROPHE
by Hygin Delimat
Tanz*Hotel, Wien
bodyarchitects.eu

Sa. 17.10 /  

So. 18 .10 / 

Mo.19.10 /  

Di . 20.10.2020

AMERIKA ODER 
DIE INFEKTION 
Kammeroper (UA)
Black Page Orchestra 
Text Antonio Fian, 
Musik Matthias 
Kranebitter Sirene 
Operntheater, Wien
sirene.at

Fr. 16 .10.2020 ZWA-GOSCHN-OPER 
Ein goschertes 
Musikkabarett
von und mit Sabine 
Federspieler und 
Astrid Roenig
Klavier Michalis 
Dimakis
Theater Rising 
Phoenix, Wien
astrabine.at 

Fr. 16 .10.2020 DIE SCHNECKE UND 
DER BUCKELWAL
Theater des Kindes, 
Linz
theater-des-kindes.at

Sa. 17.10.2020 DIE LAUFMASCHE
Regie Stephan 
Bruckmeier
Theater Forum 
Schwechat
forumschwechat.com 

Mo. 19.10.2020 STARKE GEFÜHLE 
YZMA Theaterkollektiv
Theater Drachengasse, 
Wien 

Mo. 19.10.2020 ZEICHNE MIR 
EIN SCHAF! 
(Nach Der kleine Prinz)
von Antoine de 
Saint-Exupéry
Kabinetttheater, Wien
reservierung@

kabinetttheater.at

Di. 20.10.2020 KEIN GROSCHEN, 
BRECHT!
Koproduktion 
*sterne*reißen* und 
DAS OFF THEATER
OFF Theater, Wien
off-theater.at 

Di. 20.10.2020 FRAU VERSCHWIN-
DET (VERSIONEN)
Von Julia Haenni, 
Regie Kathrin Herm
Kosmos Theater, Wien,
kosmostheater.at



Mi. 21 .10.2020 STERNEN DRECK/
STARI DREK
von Karsten Krampitz, 
Leopold Fuchs, Yulia 
Izmaylova 
Koproduktion mit 
VADA 
Kammerlichtspiele 
Klagenfurt
theater-kukukk.at

Fr. 23 .10.2020 BUDDELN, 
BAGGERN, BAUEN
Regie Johanna 
Jonasch Gruppe 
Johanna Jonasch, Julia 
Schreitl, Regina Picker
WUK Kinderkultur, 
Wien
wuk.at

Fr. 23 .10.2020 ELEKTRA
Rita Hatzmann-
Luksch & Georg O. 
Luksch (Ensemble21)
im Gleis 21, Bloch-
Bauer-Promenade 22, 
Wien
ensemble21.at

Sa. 31 .10 /  

So. 01 .11 .2020

FIAN KALKSBURG 
KABINETT
Wienerlied trifft 
Minidrama,
Kabinetttheater Wien
reservierung@

kabinetttheater.at

Do. 29.10 /  

Fr. 30.10. /  

Sa. 31 .10. / 

So. 01 .11 .2020

IKARUS 
Kammeroper (UA)
Kammermusik-
werkstatt,
Text Thomas Arzt, 
Musik Dieter 
Kaufmann, Sirene 
Operntheater, Wien
sirene.at

Do. 05 .11 .2020 NEXT TO NORMAL
-FAST NORMAL
Regie Florian 
Wischbart
Kulturverein 
Demaskiert
Ankerbrotfabrik, Wien
demask

Do. 05 .11 .2020 KINOKINO
ohnetitel – netzwerk 
für theater & 
kunstprojekte in 
Koproduktion mit 
Szene Salzburg
Szene Salzburg
ohnetitel.at 

Do. 05 .11 .2020 WOLGA
Text & Inszenierung 
Stephan Langer,
Eine Produktion 
von Rohe Eier 3000 
in Kooperation mit 
WERK X-Petersplatz,
Werk X Peterslpatz, 
Wien
werk-x.at

Fr. 06 .11 .2020 TON-PERFORMANCE 
IN A CIRCLE
Choreographie 
Cornelia Böhnisch 
und Katharina Schrott, 
Toihaus Theater 
Salzburg
toihaus.at 

Sa. 07.11 .2020 GLITCH
Samuel Lefeuvre & 
Florencia Demestri 
Tanz ist Festival
Spielboden Dornbirn
tanzist.at

Di. 10.11 . / 

Mi . 11 .11 / 

Do. 12 .11 . / 

Fr. 13 .11 .2020

DIE 
VERWECHSLUNG 
Kammeroper (UA)
œnm ., œsterreichi-
sches ensemble für 
neue musik, Text Hel-
ga Utz, Musik Thomas 
Desi Sirene Opernthe-
ater, Wien
sirene.at

Di. 10.11 / 

Mi . 11 .11 . 2020

BEING MOVED
Simon Mayer
Tanz ist Festival
Spielboden Dornbirn
tanzist.at 

Do. 12 .11 .2020 DENN SIE WISSEN 
WAS DU TUST
Monika Zöhrer, Klaus 
Seewald
Theater Feuerblau, 
Graz
theaterfeuerblau.at

Do. 12 .11 .2020 PROTECT. THERE IS 
NO WIND IN GEOME-
TRICAL WORLDS
Inge Gappmaier
studio brut, Wien
brut-wien.at

Fr. 13 .11 .2020 LAYAZ 
Kosmos Theater, 
Wien
kosmostheater.at

Fr. 13 .11 .2020 THIS IS WHAT HAP-
PENED IN THE TELE-
PHONE BOOTH
Koproduktion das.
bernhard.ensemble, 
orgAnic reVolt, 
netzzeit und DAS OFF 
THEATER 
OFF Theater, Wien
off-theater.at



Fr. 13 .11 . / 

Sa. 14 .11 .2020

A NIGHT‘S GAME
Alleyne Dance
Tanz ist Festival
Spielboden Dornbirn
tanzist.at 

Sa. 14 .11 .2020 PANd’orA 
– shades of hope
MayuKan - Dani 
Mayu Butoh Dance 
Company 
Konzept, 
Choreographie, 
Kostüm, Ausstattung 
DaniMayu
Lalish Theaterlabor, 
Wien
lalishtheater.org

Sa. 14 .11 .2020 LE MANÈGE
KreativKultur
im Rahmen von ON 
THE EDGE - Festival 
für experimentelle 
Zirkuskunst
WUK - performing 
arts, Wien
ontheedge.at 

So. 15 .11 .2020 SÍ o NO? 
DIALOGS OF LIFE!
OFF Theater, Wien
Tickets-Reservierung unter 

andrea@narten.net 

So. 15 .11 .2020 WEITER LEBEN 
makemake 
produktionen
Regie Sara Ostertag 
und Kathrin Herm
Koproduktion mit 
dem Theaterverein 
ODEON in Koopera-
tion mit dem Nestroy-
hof Hamakom und 
dem Milieu Kino
makemake.at

Do. 19.11 .2020 EIN CLOWNTHEATE-
RABEND MIT JOSEF-
FA SITZEND AUF DER 
ZEIT
Clownin-Lehrerin Ka-
rin Theiss
Regie Michael Hof-
kirchner
Theater Olé, Wien
karin-theiss.com

Fr. 20.11 .2020 DER NUSSKNACKER
(für alle von 
5-99 Jahren)
Regie Birgit Oswald 
THEO im 
Kulturzentrum 
Perchtoldsdorf
theaterort.at

Fr. 20.11 .2020 DAS LOS (14+) 
Regie und Kozept Julia 
Meinx, Flo Staffelmayr, 
Lino Kleingarn
Gruppe ANSICHT 
Altes Rathaus, Wien
theateransicht.at

Sa. 21 .11 .2020 GARGELLEN GRÜSST 
WIEN
Rucksacklesung 
über Krautschneider, 
Flüchtende 
und Touristen
Zwingli Kirche, Schwe-
glerstraße 39, Wien
teatro-caprile.at 

Mo. 23 .11 .2020 EXIT AVALON
von Küken - Kün-
stlerInnen Kollektiv 
Ensemble
küken.at 

Di. 24 .11 .2020 GOTT IST NICHT 
SCHÜCHTERN
von Olga Grjasnowa
Eine Produktion von 
Nestbeschmutzer & 
Innen in Kooperation 
mit WERK X-Peter-
splatz
Inszenierung Susanne 
Draxler
Werk X Petersplatz, 
Wien
werk-x.at

Fr. 27.11 .2020 HERR PIRANDELLO 
WIRD AM TELEFON 
VERLANGT. EIN VER-
SÄUMTER DIALOG
Antonio Tabucchi
Kabinetttheater, Wien
reservierung@

kabinetttheater.at

Fr. 27.11 .2020 KIND.ERBE.REICH 
- Vom Erben und 
Erblassen.
von die heroldfliri.at
Altes Hallenbad, 
Feldkirch
dieheroldfliri.at

Sa. 28 .11 .2020 VRKSA-DER BAUM
Radha Anjali und 
Natya Mandir Dance 
Company 
Lalish Theater, Wien
lalishtheater.org

Sa. 28 .11 .2020 TEMPO-TEMPI 
(Musiktheater für 
Kinder ab 3 Jahren)
Stück & Konzeption 
Yoko Yagihara, 
Choreografische 
Begleitung Katharina 
Schrott,
Toihaus Theater, 
Salzburg
toihaus.at 



So. 29.11 .2020 DAS ALPHABET 
DER TRÄUME 
(Live-Hörspiel für 
alle Sinne Alter 4+)
Theater foXXfire! 
Autorin Alexandra 
Ava Koch,
Regie Richard 
Schmetterer,
Dschungel Wien
theaterfoxxfire.at

Fr. 04 .12 .2020 STRANGE IS 
THE LOOP
Koproduktion 
Momentum und 
DAS OFF THEATER 
OFF Theater, Wien
off-theater.at

Fr. 04 .12 .2020 MOMO
Theater des Kindes, 
Linz
theater-des-kindes.at

Di. 08.12 .2020 VOM GEHEN UND 
VERWEILEN IN WIEN 
Lesung mit Musik
Oskar Aichinger
Kabinetttheater, Wien
reservierung@

kabinetttheater.at

Di.08.12 .2020 THOM PAIN (BASED 
ON NOTHING) 

von Will Eno 
Regie Jason Cloud 
Off Theater, Wien
mentaleclipsetheater.com 

Mi.09.12 .2020 DAS GROSSE HEFT 
Kosmos Theater, Wien
kosmostheater.at

Mi.09.12 .2020 UN/gleich, aber 
jeder möchte 

„Ich bin O.K.“ 
Dance Company
Inklusives Tanztheater
Schauspielhaus, Wien
schauspielhaus.at

Do.10.12 .2020 LES ROIS MAGES-DIE 
KÖNIGE AUS DEM 
MORGENLAND 

(Musiktheater von 
Fabián Panisello) 
Neue Oper Wien,
Künstlerische Leitung 
Walter Kobéra, 
Regie Christoph 
Zauner, 
Reaktor, Wien
neueoperwien.at

Do.10.12 .2020 LIVING FORMS
-FORMS OF LIFE
Koproduktion W.A.L.Z., 
Performance 
Collective und 
DAS OFF THEATER 
OFF Theater, Wien
off-theater.at

Fr. 11 .12 .2020 KRIPPENSPIEL. 
CONCERT BRUITISTE, 
DEN EVANGELIEN-
TEXT BEGLEITEND:  
POÈME SIMULTANT  
Kabinetttheater, Wien 
reservierung@ 

kabinetttheater.at 

Fr.11 .12 .2020 WHO CAN SWIM, 
SWIM! 
Eine Stückentwicklung 
und Produktion von 
kochen.mit.wasser. 
in Kooperation mit 
WERK X-Petersplatz, 
Inszenierung Peter 
Pertusini, 
Werk X Petersplatz, 
Wien 
werk-x.at

Di. 29.12 .2020 ROTKÄPPCHEN 
ODER WIE MAN 
EINEM WOLF 
MANIEREN 
BEIBRINGT 
UA von Stephan Lack, 
Kammerlichtspiele 
Klagenfurt  
theater-kukukk.at
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