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2020 – was für ein Jahr! 

Es hat uns alle vor große Herausforderungen gestellt und 

unser Tun, unsere Sicherheiten, unsere Pläne einfach so über 

den Haufen geworfen. Unsere Schwachstellen wurden dabei 

überdeutlich – aber auch unsere Stärken. Corona hat uns 

auf allen Ebenen getroffen. Es attackiert unsere Körper, die 

zu deren Schutz eingeführten Corona-Sicherheitsmaßnah-

men bestimmen unser aller Leben. Wir müssen neu denken 

und neu definieren, was - uns - wichtig ist und wie wir sein, 

wie wir leben und arbeiten wollen. Die Erfahrungen jedes, 

jeder Einzelnen spiegeln sich im professionellen Arbeiten. 

Die Künstler_innen denken anders – Inhalte und Formate 

werden überprüft, neu gedacht, reformiert, neu ausgerichtet. 

Und noch nie gab es so viel Aufmerksamkeit für die Arbeits- 

und Rahmenbedingungen der freischaffenden Künstler_in-

nen, sowohl von Seiten der Politik als auch medial – und 

dies lokal, national, europaweit und international. Wir fin-

den offene Ohren und die Bereitschaft zur Veränderung, zur 

Reform – etwa der Fördersysteme und Fördersummen, der 

Vertragsangelegenheiten, der Versicherungssysteme, der 

Räumlichkeiten. Das gesamte System wird durchleuchtet 

und es wird hoffentlich bald gelingen, bessere Bedingungen 

für die Arbeit der Künstler_innen zu schaffen. Neues Denken 

ist angesagt - und ein bisschen Geduld auch. 

Noch nie hatte die IG Freie Theaterarbeit so viele Mitglieder: 

In drei Jahren stiegen die Anzahl der Mitglieder um über 

70%. Wir werden 2020 über 2.750 Menschen beraten haben 

- mehr als das eineinhalbfache des Vorjahres -, 41 Info-Veran-

staltungen durchgeführt haben und Euch durch dieses Jahr 

2020 mit all seinen neuen Richtlinien, Verordnungen, Geset-

zen und Unterstützungen mit Rat und Tat begleitet haben.

Insofern nehmen wir diese Wucht an Neuzugängen und 

Anfragen auch als Vertrauensbeweis und führen unsere Ar-

beit für Euch in diesem Sinne fort. Auch wir denken neu und 

sind offen für Änderungen und Impulse von Eurer Seite. Sagt 

uns, was ihr braucht!

Meine liebste Beobachtung dieses Jahres stammt von 

Elisabeth Tambwe: „Corona is like love. It is just everywhere“. 

Und schon zaubert einem sogar Corona ein Lächeln ins Ge-

sicht. Nein, gegen diese Übermacht konnten wir nichts tun. 

Aber es hat geholfen, das Wesentliche zu erkennen und sich 

auf die eigenen Stärken zu besinnen. Es gilt, was tatsächlich 

getan wird – jetzt und in Zukunft. Deutlicher denn je bemer-

ken wir, dass Worte allein nichts zählen, im Gegenteil: Worte 

täuschen und enttäuschen. Mit und nach Corona braucht es 

Taten. Nur diese zählen.

Und damit ein gutes, neues, spannendes 2021 uns allen 

gewünscht. Das wird es auf alle Fälle!

Ulrike Kuner
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Taking place from 11th to 13th November 2020 in Dresden, 

the European Theatre Forum 2020: European Performing 

Arts in Focus created an international platform for vision, 

discourse, exchange, networking and policymaking to 

strategically strengthen the structurally highly fragment-

ed European theatre and performing arts sector. The aim 

of the conference was to make visible and promote the 

outstanding importance of theatre and performing arts 

in Europe with its diversity of performance forms, across 

language barriers, both as an art form and an important 

public space for cultural-political dialogue. 

Together with 20 other European networks, the European As-

sociation of Independent Performing Arts gathered to form 

the Consortium Group, while the conference programme 

was the result of 7 months of collaborative work, with a main 

agenda that included issues such as ‘social dimensions’, ‘sus-

tainability’ and ‘theatre as public space’. In a joint effort – 

by bringing together different representatives and political 

stakeholders from the respective national member states as 

well as from the European Parliament in working groups – 

this conference was all about learning from and about each 

other, creating a strong common voice and enhancing the 

policy dialogue. 

EAIPA, assisted by IETM, Assitej and ITI, especially stressed 

the issues ‘social dimensions’ and ‘working conditions’ in the 

independent performing arts field. One of the most fervently 

discussed points was therefore the question of how to shift 

the focus towards a more inclusive debate that is aware of 

the diversity represented by the terms ‘performing arts’ and 

‘performing artists’, as the general discussion headed in the 

direction of those working in the independent performing 

arts scene. Political representatives, institutions and theatres 

were invited to familiarise themselves more closely with the 

situation and working conditions of the independent per-

forming artists in Europe, thus taking important steps that 

might lead to more visibility and acknowledgment of the 

wide range of people involved in artistic processes through-

out Europe.

The conference European Theatre Forum 2020: Euro-
pean Performing Arts in Focus was organised in the frame 

of the German EU Council Presidency and in cooperation 

with the German Minister of State for Culture and the Media 

and the European Commission. It meant, for the first time, 

a European representation for the entire sector as one of 

Europe’s major art forms, within and outside Europe. Special 

attention was given to the impact of the Covid-19 pandemic 

on the performing arts.

Originally planned as a live conference at Staatsschau- 

spiel Dresden, the event was ultimately held as an online 

conference in view of the current pandemic. A special virtu-

al set-up was designed and developed, and as a result the 

guests had the opportunity to take a virtual tour of an an-

imated Staatsschaupiel Dresden, including the chance to 

discover different places and meet people in different groups 

and settings. There was also a live TV broadcast of the entire 

conference. The recordings from the live stream are available 

to watch at: europeantheatreforum.eu

The results of the debates and discussions that took place 

over the weekend in Dresden have since been written down 

and laid out in what is now known as the Dresden Decla-
ration, which lists the most challenging issues and gives 

an overview of the current situation and of a possible way 

forward.  
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The Dresden Declaration 
13.11.2020
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The European Theatre Forum – the first ever official dia-

logue between members of the broader theatre and per-

forming arts sector and EU policymakers – is the result 

of a seven-month process that brought together twelve 

European theatre and performing arts networks repre-

senting different players, art forms and structures within 

the sector. 

This group, also known as the Consortium, has taken up the 

challenging endeavour of identifying their common features, 

articulating shared values, forging joint visions and reflect-

ing on possible actions needed for the future of the highly 

diverse and complex performing arts sector, which is a major 

part of the European cultural sector. The Consortium has 

jointly curated the Forum’s programme, reflecting the most 

urgent issues at stake. Today, amidst the COVID-19 crisis, it 

has never been more evident that an open dialogue and 

enhanced collaboration across the entire creative value chain 

as well as the concerted cooperation with political stake-

holders at all governing levels are the sector’s key assets for 

envisaging a sustainable future.

Thus, we believe that the pan-European sectoral 

collaboration – which is about learning from and 

about each other, creating a strong common voice 

and enhancing the policy dialogue – must be con-

tinued, deepened and taken to the next level. 

The Unique Value of Theatre and the Performing Arts1

Theatre and the performing arts are powerful, majestic forms 

of artistic expression. They captivate minds, stimulate re-

flection and foster aesthetic growth. They possess a special 

power of revealing and generating the beauty – in all sens-

es – of the world we live in. Theatre and the performing arts 

help individuals transcend the ordinary and nourish a sense 

of individual freedom. Along with their tremendous intrinsic 

value, theatre and the performing arts:

• Foster democracy

Theatre and the performing arts have an inherent power 

to promote humanitarian values. They enable citizens of 

all ages to understand and accept different points of view, 

which is essential for a healthy democracy;

• Enhance social cohesion

Theatre and the performing arts foster the assembly of citi-

zens, have the potential to provide the space and tools need-

ed for various communities to engage in dialogue, and bring 

to light their concerns and feelings that are otherwise often 

excluded from social and political discourse. This fosters civic 

engagement and facilitates social cohesion – two conditions 

essential to enabling the EU not only to thrive, but to exist;

• Stimulate critical thinking

Theatre and the performing arts embrace qualities which 

too often get lost in our daily existence: they confront peo-

ple with unexpected messages, unmediated and unframed, 

and invite spectators to take a critical look at the current 

reality, all in close physical proximity. Today, in digital times, 

when information is easily accessible and the patterns of 

comprehending reality are being simplified, theatre and the 

performing arts remain one of the few mediums that allow 

for and encourage critical thinking about the complex envi-

ronment in which we live;
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• Nourish empathy and imagination

Theatre and the performing arts trigger a very special human 

quality: the ability to identify with the “other”, to empathise 

with the character or body on stage. Theatre is a mirror of 

contemporary society, connecting our cultural heritage to 

the complexities of present-day reality while also bridging 

it with the ways in which we imagine the future. Both em-

pathy and imagination are crucial for envisioning social and 

economic models that are more sustainable;

• Promote intercultural dialogue

Theatre and the performing arts promote intercultural dia-

logue. The cross-border mobility of artists and performances 

contributes to individuals’ awareness and appreciation of the 

diversity of languages and aesthetics, both within Europe 

and beyond. Collaboration in theatre and the performing 

arts helps forge the common identity and shared values of 

Europeans.

Each of the unique values of theatre and the performing 

arts will continue to be vital – no least in the process of re-

constructing the damaged social fabric in the aftermath of 

the COVID crisis.

The Urgency of the Pan-European Focus on Theatre and 

the Performing Arts

The impact of COVID-19

During the pandemic, artists and all other professionals 

working in the sector have been going through an unprec-

edentedly long period of partial or complete inactivity, which 

has had a devastating effect on the entire value chain. More-

over, the effects of the second COVID-19 wave are putting the 

performing arts sector at an even higher risk of devastation.

The current crisis has demonstrated the interdependen-

ce of the highly diverse structures and players within the 

performing arts ecosystem. And, in some countries, it has 

exposed significant gaps between them: large and small or-

ganisations; artists and institutions; companies, venues and 

festivals; full-time staff and freelancers; independent, com-

mercial and public structures. Gaps have also become evi-

dent in the different support mechanisms of each country. At 

the same time, the artists and arts organisations have shown 

an extraordinary level of inventiveness and determination to 

fight the impact of the crisis. They have also shown an enor-

mous amount of solidarity, underlining the power of human 

capital, the core asset of theatre and the performing arts.

Key challenges

The pandemic has come hard on the heels of existing chal-

lenges that the various players within the sector have been 

facing for decades.

1. Working conditions and freedom of expression: Artists 

and performing arts professionals are increasingly dealing 

with the reality of uncertain or low incomes, complexities 

surrounding their employment status, scarce access to social 

security coverage or social benefits, as well as a lack of time 

to create and develop ideas and build consistent professional 

trajectories based on their artistic and social values. All those 

factors ¬– paired with increasing attacks on artistic freedom 

all over Europe ¬– are serious impediments to artists’ free 

and full-fledged professional development and their con-

tribution to shaping democratic, progressive and cohesive 

societies. They also make it harder for the theatre to be a true 

public space for reflection, innovation and debate.  

2. Environmental sustainability: Today, more than ever, art-

ists and performing arts professionals are preoccupied with 

the question of how to emerge from the crisis in a more 

sustainable way. This is closely related to the environmental 

impact of the sector itself, generated by the artists’ mobility 

and touring, digital footprint, production and presentation 

modes, and other practices common in the theatre and per-

forming arts ecosystem. The sector also wishes to figure out 

how it can play a more meaningful role in the sustainable 

transformation of our society at large.

3. Diversity, inclusion and access: The theatre and perform-

ing arts sectors have the very ambitious goal of representing 

the entire society in which they live and work, striving to 

be accessible to all citizens, regardless of their social or ge-

ographic background, age, race, gender, religion, physical 

ability or other factors. Diversifying audiences and making 

the sector itself more inclusive, diverse and accessible to all 

individuals starting from early childhood remain core chal-

lenges. This is aggravated by a lack of data, challenging so-

cio-economic conditions in the sector, and an insufficient 

focus on diversity, inclusion and access in funding and policy 

agendas at various levels.

4. Internationalisation of collaborations and education: In-

ternational collaboration is vital for the sector to thrive and 

cultivate open and interculturally minded audiences. While 

small organisations and independent artists are usually 
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highly mobile and engaged in transnational projects, many 

other players in the sector still need more support to take 

part in pan-European and transcontinental collaborations. 

Language barriers and inconsistencies among the multiple 

national and regional programmes and funding schemes 

dedicated to internationalisation, compounded by an insuffi-

cient focus on the transnational dimension of arts education, 

are the main challenges preventing the sector from creating 

a strong pan-European and transcontinental dimension.

EU added value of an EU support strand 

for theatre and the performing arts

The pan-European focus on the performing arts sector at the 

first European Theatre Forum, including the sector’s chal-

lenges, values and possible policy actions, has clearly shown a 

European added value. In light of the highly fragmented na-

tional and regional policy instruments supporting the sector 

(touring and co-production schemes, funding strategies, ed-

ucational programmes, etc.), there is a need for coordinated 

action to enhance transnational collaboration and promote 

diversity in theatre and the performing arts. But for that to 

happen, it is imperative to develop a unified European vi-

sion for the sector’s recovery and sustainable future. Certain 

structural issues and challenges faced by the sector across 

Europe – in various forms and to various extents – would be 

best addressed at the EU level, complementing measures 

and programmes undertaken by the EU, and promoting and 

sharing best practices.

The Way Forward

We, the Consortium of twelve European performing arts net-

works and organisations, strongly believe that it is high time 

to establish clear strategies, concrete formats and special 

tools with which the sector can deepen the dialogue and, in 

collaboration with EU policymakers, develop the pan-Euro-

pean actions needed to support the European theatre and 

performing arts sector. Theatre and the performing arts have 

already profited greatly from European support through the 

Creative Europe Programme: as the biggest beneficiary of 

the Culture sub-programme, the sector has received more 

than €200 million. Yet, it is vital to build upon this success 

and establish a more targeted support strand for theatre and 

the performing arts. 

We are calling for a follow-up of the current sectoral and 

policy dialogue by organising the second European Theatre 

Forum in 2021 and setting up an EU support strand focused 

on theatre and the performing arts.

We envisage this process to be started and supported by the 

most essential and, in the current context relevant actions:

1. Urgently, to develop a comprehensive and coordinated 

plan to support and revive the sector during and after the 

pandemic. Increased and continued financial support must 

be at the heart of such a plan. The full list of recommenda-

tions can be found in the statement by Pearle* – entitled 

“Give live performance a future” – and in the joint position 

statement by the European social partners. We believe that 

various European Commission DGs, committees of the Euro-

pean Parliament and national ministries should work togeth-

er on such a plan in a concerted manner, aiming at deliver-

ing fair, inclusive and sustainable support and recovery tools.

2. To implement the European Framework for Working 

Conditions in CCS and CCI, which was proposed by the 

European Parliament’s Resolution on Cultural Recovery of 

Europe and developed in close dialogue with sectoral players 

of all levels and types.

3. To address the urgent need to defend the freedom of ar-

tistic expression and acknowledge the undeniable power 

of the arts to open minds and encourage critical reflection. 

Moreover, we believe that the EU sectoral support strand 

should be structured around the exploration of the following 

actions:

4. Enhancing the focus on inclusion, diversity and access 

in the performing arts sector, policy agendas and funding 

programmes, including Creative Europe 2021-2027. We call 

for the collection of data in this domain at the EU level and 

the creation of a special sectoral working group aimed at 

designing an EU instrument for inclusion, access and diver-

sity in the sector which includes a focus on rural areas, the 

involvement of artists with minority backgrounds, and edu-

cation in and through the performing arts.

5. Fostering the internationalisation of the theatre and 

performing arts sector at two levels:

• Increasing structural support for international collab-

oration through augmented and continued funding for 

co-production, networking, cross-border touring, the devel-

opment of surtitling tools and other tools that expand access 

(sign-language, captioned performances); exploring and de-

signing an EU programme to foster the internationalisation 
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of theatre and performing arts studies, both within Europe 

and globally.

• Promoting Europe’s diverse theatre programme and activ-

ities to improve the audience’s experience and foster open-

ness and accessibility through communication campaigns 

such as a European Theatre Label.

6. Addressing environmental sustainability at two levels:

• The role of the sector in implementing the European Green 

Deal, as a driver of social innovation and contributor to the 

cultural shift needed for the sustainable transformation of 

contemporary societies and economies;

• The sustainable transition of the sector itself through fund-

ing, financial incentives, training and awareness-raising; the 

promotion of existing best practices; research and innova-

tion; the implementation of new models and specifications 

of mobility justice and more.

7. Promoting the European theatre and performing arts 

as a public space where an open societal dialogue can take 

place and diverse voices can be heard; as a public yet very 

specific and contained local gathering place in a European 

context of multilingualism and social diversity; as a public 

space that allows artists and performing arts professionals 

to be avant-garde and frame our culture, our societies and 

visions of a better and more open future for Europe. The cur-

rent moment challenges us to reimagine and rethink how 

we live together as a society, and how we can reconnect 

spaces and people in the post-COVID world.

8. Working towards creating a consistent and regular 

system of collecting data in the sector based on indica-

tors agreed by the member states and made available at 

a European level, for example by Eurostat or the Council of 

Europe. Indicators would include: demographics, economic 

indicators, social impact, environmental footprint, mobility 

(import and export), working conditions and more.

We believe that the exploration and implementation of the 

above recommendations should start in 2021 by setting up 

topic-based focus groups and offering the space and tools  

the sector and policymakers need in order to co-create vi-

able, feasible and truly relevant solutions that could subse-

quently be embraced by the EU support strand for theatre 

and performing arts. We call on the tripartite Presidency of 

the Council of the EU (Germany, Portugal and Slovenia), in 

cooperation with the European Commission, to follow up on 

the current process, continue the dialogue and organise the 

second European Theatre Forum in 2021.

After a seven-month period of intense and multifaceted 

dialogue, the members of the Consortium have generated 

and amassed vast knowledge and materials that are ready 

to be used in the next stage: to organise working groups, 

to design concrete policy initiatives and to enhance policy 

dialogue. We are highly motivated to embark on this import-

ant journey with the European Commission, the European 

Parliament, EU Presidencies and member states.

13 November 2020

Authors

Editorial Team

The Dresden Declaration was drafted and edited based on 

the contributions of the Consortium Members by the ap-

pointed editorial team: Elena Polivtseva (IETM), Anita De-

baere & Silke Lavani (PEARLE*), Kathrin Deventer (EFA) and 

Heidi Wiley (ETC).

1 The values of theatre and the performing arts are elaborated 

further in the manifesto “Power of the Performing arts in Europe”, 

elaborated by IETM and co-signed by Circostrada, EDN, ETC and 

In-situ (2019)

Sign up for updates 

www.europeantheatreforum.eu/page/the-dresden 

-declaration-of-the-european-theatre-forum
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The Consortium

The Consortium consists of theatre networks and performing arts or-

ganisations that were present at the European Theatre Expert Group 

organised by the European Commission in November 2019 as well 

as at the first theatre network gathering in Bratislava in November 

2018. The members of the Consortium and authors of this paper are:

Assitej International, represented by Stefan Fischer-Fels, Member of 

the Executive Committee of Assitej International / Head of the Youth 

Department of Düsseldorfer Schauspielhaus, and Louis Valente 

Sørensen, Secretary General of ASSITEJ International.

Bundesverband Freie Darstellende Künste (BFDK), represented by 

Stephan Behrmann, General Manager of BFDK, and Janina Ben-

duski, Chair of the Board of BFDK.

Europe: Union of Theatre Schools and Academies (E:UTSA), repre-

sented by Regina Guhl, General Secretary of E:UTSA / Vice-Dean of 

the Acting Department at the University of Music, Media and Drama 

Hannover, and Elisabeth Schweeger, Treasurer of E:UTSA / Artistic 

Director and CEO of the Academy of Performing Arts Baden-Wuert-

temberg in Ludwigsburg.

European Association of Independent Performing Arts (EAIPA),  

represented by Ulrike Kuner, President of EAIPA / Managing Director 

of IG Freie Theaterarbeit.

European Festival Association (EFA), represented by Kathrin De-

venter, Secretary General of EFA, Fabrizio Grifasi, Director of the 

RomaEuropa Festival, and Haris Pašović, Director of Mittelfest and 

Sarajevo Fest Art and Politics.

European Theatre Convention (ETC), represented by Serge Rangoni, 

President of ETC / General & Artistic Manager of Théâtre de Liège, 

and Heidi Wiley, Executive Director of ETC.

IETM, represented by Jeffrey Meulman, Vice President of IETM, Elena 

Polivtseva, Head of Policy and Research at IETM, and Ása Richards-

dóttir, General Secretary of IETM.

International Theatre Institute (ITI) – German Centre, represented by 

Thomas Engel, Director of ITI Germany, and Jan Linders, board mem-

ber of ITI Germany / Head of Programme of the Humboldt Forum.

mitos21, represented by Iphigenia Taxopoulou, General Secretary 

of mitos21.

Pearle*, Live Performance Europe, represented by Anita Debaere, 

Director of Pearle*, and Silke Lalvani, Head of Public Affairs of Pearle*.

PROSPERO, represented by Tobias Veit, Executive Director of 

Schaubühne Berlin.

Union des Théâtres de l’Europe (UTE), represented by Florian Hirsch, 

Head Dramaturge at the National Theatre of Luxembourg, and Gá-

bor Tompa, President of UTE / Director of the Hungarian Theatre 

of Cluj.

Consortium Group

Funding Partners

The European Theatre Forum 2020: European 

Performing Arts in Focus is funded by the Ger-

man Minister of State for Culture and Media in 

the frame of the German EU Council Presiden-

cy, the European Commission and European 

Theatre Convention.
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Positiv zu bemerken ist der Umstand, dass es uns im Laufe 

der Jahre gelungen ist, mehr Transparenz in das Wiener Kul-

turförderwesen zu bringen und man von der Subventions-

vergabe nach Gutsherrenart schrittweise weggekommen ist. 

Aber es gibt diesbezüglich auch noch einiges zu tun, so for-

dern wir seit vielen Jahren eine Verbesserung des Subventi-

onsberichts und ein eigenes Wiener Kulturförderungsgesetz, 

wie es in den acht anderen Bundesländern seit Jahrzehnten 

Realität ist. Niemand seitens der Stadt weiß derzeit, wie man 

in puncto Kulturpolitik in Wien in zehn Jahren dastehen will. 

Deshalb fordern wir nicht zuletzt auch einen eigenen Wiener 

Kulturentwicklungsplan.

Wie sieht für Sie erfolgreiche Kulturpolitik aus, was soll 

Kulturpolitik in Wien können?

 

Darüber hinaus braucht es aus meiner Sicht Gestaltungswil-

len und konkrete Ziele und Perspektiven. Viel zu lange war 

Wiener Kulturpolitik vor allem durch das Fortschreiben be-

stehender Förderungen geprägt. Niemand seitens der Stadt 

weiß derzeit, wie man in puncto Kulturpolitik in Wien in zehn 

Jahren dastehen will. Deshalb fordern wir nicht zuletzt auch 

einen eigenen Wiener Kulturentwicklungsplan, der in ande-

ren Städten wie Linz oder Salzburg schon lange vorhanden 

ist und das Selbstverständnis im Hinblick auf Kulturpolitik 

Interview: Kulturpolitik

Die gift-Redaktion im Gespräch mit dem 

Wienabgeordneten Dr. Fritz Aichinger  

Mit den Wahlen 2020 hat sich die politische Landschaft 

in Wien wieder neu sortiert. Einige langjährige Repräsen-

tant_innen haben sich dabei nicht um ein weiteres Mandat 

bemüht, darunter auch der stets für die vitale Wiener Kul-

turlandschaft eintretende Politiker und ehemalige Einzel-

handelskaufmann Dr. Fritz Aichinger. Im Gespräch mit der 

gift-Redaktion erklärt der scheidende ÖVP-Abgeordnete 

zum Wiener Landtag und Gemeinderat, warum ihm die 

Kultur ein wichtiges Anliegen ist, was die Wiener Kultur-

geschichte uns lehrt und wie ein erfolgreicher Kulturplan 

für die Zukunft aussehen sollte. 

Sehr geehrter Fritz Aichinger, Sie sind ÖVP-Mitglied und 

seit vielen Jahren Mitglied des Gemeinderats und des 

Landtags in Wien. Seit 2015 sind Sie bereits im Kulturaus-

schuss aktiv, wobei Sie persönlich viel Kunst und Kultur 

anschauen und sehr daran interessiert sind. Wie schätzen 

Sie die Kunst- und Kulturlandschaft in Wien ein – und wie 

hat sich diese in den letzten Jahrzehnten verändert? Was 

war für Sie spannend?

Die Wiener Kunst- und Kulturlandschaft zeichnet sich vor 

allem durch ihre immense Vielfalt aus; dem großen Angebot 

in den jeweiligen Bereichen, von der darstellenden Kunst 

über die Musikszene bis hin zur Literatur und Filmwirtschaft. 

Gleichzeitig gibt es aus meiner Sicht ein gutes Zusammen-

spiel zwischen den gewissermaßen altehrwürdigen, histori-

schen Kultureinrichtungen und den modernen Institutionen. 

Persönlich war es spannend zu erleben, wie sich die Wiener 

Kulturpolitik geändert und geöffnet hat; von der Kulturpo-

litikerin alter Schule Ursula Pasterk über Peter Marboe, der 

zahlreiche positive Impulse gesetzt hat und in der Kultursze-

ne viel geachtet war und nach wie vor ist, bis hin zu Andreas 

Mailath-Pokorny und Veronica Kaup-Hasler. Letztere hat es 

durchaus geschafft, die eher ambitions- und perspektiven-

lose Weiterverwaltung der Kulturpolitik ihres Vorgängers 

aufzubrechen und etwas frischen Wind zu bringen. 

„Erfolgreiche Kulturpolitik zeichnet sich 

aus meiner Sicht dadurch aus, dass der 

Erhalt der Vielfalt und Infrastruktur der 

Wiener Kulturlandschaft im Vordergrund 

stehen. Dazu zählt die freie Szene genau-

so wie der kommerzielle Bereich, die man 

nicht gegeneinander ausspielen sollte.“
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Interview: Kulturpolitik

Die gift-Redaktion im Gespräch mit dem 

Wienabgeordneten Dr. Fritz Aichinger  
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definiert, aber auch konkrete Maßnahmen und Ziele – unter 

Einbindung aller relevanten Interessensgruppen –  für die 

nächsten zehn Jahre vorgibt. 

Weiters zeichnet sich erfolgreiche Kulturpolitik auch 

noch durch höchstmögliche Transparenz im Förderwesen 

aus. Und schließlich ist es aus meiner Sicht wichtig, dass 

man Wiener Kulturpolitik nicht nur für die Bezirke innerhalb 

des Gürtels betreibt, sondern auch die großen Stadtentwick-

lungsgebiete in den Flächenbezirken im Blick behält. 

Das waren nun Antworten eines versierten Kulturpolitikers 

und eine kleine Führung durch die Geschichte der Wiener 

Kulturpolitik. Wenn wir Sie jedoch als Kulturinteressier-

ten fragen, der seit Jahrzehnten aktiv am Kunstgesche-

hen teilnimmt und über mehrere Abos verfügt – was hat 

bei Ihnen persönlich künstlerisch am meisten Eindruck 

hinterlassen? 

Wie Sie sich vorstellen können, gab es im Laufe der Jahr-

zehnte zahlreiche Highlights und es würde wohl zu weit füh-

ren, wenn ich diese an dieser Stelle auflisten würde. Ganz 

wesentlich war für mich aber stets, dass die Menschen, die 

Schauspielerinnen und Schauspieler, und Ihr Können und 

Schaffen im Mittelpunkt stehen. Darüber hinaus hat mich 

immer die Vielfalt des Angebots und der Inszenierungen in 

Wien – von der griechischen Tragödie bis hin zum Wiener-

lied – beeindruckt. 

Wenn Sie sich in eine international ausgebildete junge 

Künstlerin, einen jungen Künstler hineinversetzen – was 

glauben Sie würden Sie von Wien konkret erwarten? Wo 

gibt es gute Unterstützung und Strukturen, was fehlt 

aber auch aus Ihrer Sicht? Was, glauben Sie, brauchen die 

Künstler_innen heute konkret? 

Es ist wichtig, dass man dem künstlerischen Nachwuchs 

Perspektiven bietet und ihn in seinen Vorhaben besser 

serviciert, sei es in organisatorischen, administrativen oder 

rechtlichen Belangen. Vor allem für junge Künstlerinnen und 

Künstler ist es oft schwierig, sich in diesen Angelegenheiten 

zurechtzufinden. Darüber hinaus kann die Stadt sicherlich 

im Hinblick auf die Sichtbarmachung und Vernetzung ein-

zelner Kulturschaffender und Gruppen mehr tun. Gleichzei-

tig möchte ich aber auch betonen, dass die einzelnen In-

teressensvertretungen in diesem Zusammenhang bereits 

einiges leisten. 

Aus meiner Sicht muss man auch weiterdenken und sich 

überlegen, wie man Kulturschaffende abseits einer monetä-

ren Subvention unterstützen kann. Ich denke da insbesonde-

re an die Bereitstellung von Infrastruktur und Räumlichkei-

ten, Proberäume beispielsweise. Deshalb fordern wir schon 

seit vielen Jahren, dass Kulturschaffenden ungenutzte, im 

Eigentum der Stadt Wien stehende Flächen verstärkt zur 

Verfügung gestellt werden. Es geht also vor allem um mehr 

Sichtbarkeit und verbesserte Arbeits- und Präsentationsflä-

chen sowie innovative Vernetzungsangebote.

Herr Aichinger, vielen Dank für Ihre Zeit – sowohl für dieses 

Interview wie auch für Ihr Interesse und Ihr Engagement 

für Kunst und Kultur im Wiener Gemeinderat. 

Zwei Fragen noch: Was wünschen Sie Ihren nachfolgenden 

Kolleg_innen? Und was werden Sie persönlich in der jetzt 

kommenden Zeit machen?

Ich wünsche meinen Nachfolger_innen, dass sie sich dafür 

einsetzen, dass Wien weiterhin unser aller Kulturhauptstadt 

bleibt und das vielfältige Kulturangebot gefördert wird und 

bestehen bleibt. Insbesondere gilt es aber auch, die Stad-

tentwicklungsgebiete in den Flächenbezirken stärker zu 

berücksichtigen. 

Ich persönlich werde weiterhin der Kultur gewogen 

bleiben, das große Angebot nutzen und die vielen Theater 

der Stadt besuchen. Und ich hoffe sehr, dass das vor dem 

Hintergrund der Coronakrise schon bald wieder möglich 

sein wird. 

„Wir fordern schon seit vielen Jahren, dass 

Kulturschaffenden ungenutzte, im Eigentum 

der Stadt Wien stehende Flächen verstärkt 

zur Verfügung gestellt werden.“
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Interview: Performance Today

WHAT THE HELL IS QUEER ART
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KNEADING TO THE 3RD MILLENNIA, 2021 © Lau Lukkarila



A peer-to-peer interview and conversation between per-

formers Lau Lukkarila and Karin Pauer on questioning no-

tions of normative body images, the lasting effects of a 

MTV childhood and the funding opportunities for artistic 

work that doesn‘t take place on a stage. 

Karin: What fascinates you about performing arts?

Lau: I am curious about the embodiment of knowledge and 

the sensorial aspects of creating. 

I think there‘s a certain potentiality in participating in 

someone else‘s embodied processes as a spectator, which 

can catalyze new life and new ideas. It‘s like a driving force, 

not necessarily always directed towards a future, but heading 

in all kinds of different directions. 

When I watch a movie, concert, performance or exhibiti-

on, I have a wish to come out the other side not exactly the 

same as I went in. A similar wish is present in my own pro-

jects. Perhaps the transformation or a catharsis is a surplus. 

It might happen and if it doesn‘t, it‘s also ok. 

K: When did you start making your own pieces, and where 

did the desire to do so originate?

L: The desire was present long before the decision to do so 

was. As a kid, I staged performances for family and friends 

in the living room. I would choose music and outfits and ask 

people to sit down and watch the show. Then I took dance 

classes in front of a mirror all throughout my teenage years. 

My aunt Merja Satulehto was and still is a dance icon in my 

hometown Oulu, in Finland. She still runs her dance school 

Citydance there today. For nearly a decade, she gave me the 

opportunity to join dance classes for free, which I would not 

have been able to afford otherwise. For the most part, my 

drive to dance and create was instilled during all the hours I 

spent dancing in the Citydance studios.

Later on in life, between 2013 and 2015, I worked with the 

professional mixed-abled dance company Kaaos Company 

in Helsinki. I learned a lot about the process of crafting and I 

developed an appetite to put personal, intuitive decision-ma-

king strategies into action. 

After moving to Vienna in 2016, I collaborated on performan-

ce projects in a few smaller constellations, such as yellow 

tongues and Future Collective. In 2017, choreographer Veza 

Fernández invited me to join her project Wenn Auge Mund 

wird at brut Wien. During that process, I got to meet some 

awesome people and the whole environment was very sup-

portive. After that I was ready to create my own works.

K: You are very engaged when it comes to community 

work and various socio-political discourses. You are also 

an active member of Wiener Perspektive. Can you talk a 

bit about these decisions and how they inform your work 

as an artist?

L: I want to know something about the powers that govern 

my body, life and work. A few concrete examples: Working 

with Kaaos Company made me actively question notions 

of normality regarding dance art and the Finnish society. 

My colleagues were busy with similar questions concerning 

ableism, art education, access, aesthetics, timing, success, 

elitism and high-art/community art discourses etc., each 

starting out from a different embodied position. This wor-

king environment and my colleagues Gunilla Sjövall, Sally 

Davison, Silke Schönfleisch and Alison Kopit – to mention 

just a few – were and are great teachers. 

This culmination of questioning performance art as an 

affective vessel towards a more equitable society led me to 

volunteer for the human rights organization SETA in 2013. 

They work on human rights issues from a LGBTIQA+ point of 

view. The volunteering turned into a job in peer counselling 

and youth education at HeSeta in Helsinki. After a year of 

social work, I felt like I missed out on the embodied aspect of 

setting lived realities in motion. I stopped working at HeSeta 

around the time I decided to move to Vienna. 

I am active member of Wiener Perspektive since 2017. For 

the first 6 months, I only attended the meetings to listen. I 

learned from people who have been working in Vienna for 

much longer and others who helped build the local indepen-

dent performance art scene in the 80s. I started picturing 

the Austrian imperial bureaucracy and began to understand 

what is malleable, what we can have influence on. Based on 

this understanding, I went on to engage more actively in 

reformative thinking processes. The work never ends, and it 

completely depends on everyone’s personal, financial and 

mental health resources. 15
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Amadora Llama 2019 by Veza Fernández © Kati Göttf ried



Onírica 2020 by Marta Navaridas 

© Kati Göttf ried

K: Do you feel you have a responsibility to use the stage as 

a platform to address socio-political issues?

L: I don’t represent a positionality. I live my life. I’m not res-

ponsible to educate others. Nevertheless, when collaborating 

with public funding bodies and publicly funded institutions, 

I gain power through money and visibility. I think about how 

I distribute this power and why. There’s no one recipe and 

I also fail. I want to work with people because their ways 

of existing and creating touches me, and not because their 

image fits a contemporary-white-ableist diversity dream. 

More than making literal statements within and about 

the work, I’m interested in the interpretations and embodied 

realities that inhabit me and that possibly radiate outwards.

K: How much of your work is informed or inspired by pop 

culture? What is your relation to it?

L: Pop culture is an interesting phenomenon, designed to 

influence masses. My psyche is a product of my time and, for 

me, popular culture is ‘real un-real’. Growing up in the 90s, I 

watched a lot of MTV, which forms a crucial part in my dance 

genealogy. For over a decade, I took dance classes where we 

imitated the teachers‘ movements to catchy music. These 

experiences are deeply inscribed in my body, which becomes 

apparent when I start to dance to a beat. I work with and des-

pite of the perpetual references alive in my muscle memory. 

We can see cycles and repetitions of what is rendered 

relevant and I am still interested in looking at phenomena 

and strategies that seduce, touch and irritate me, such as 

pop culture.

K: At the moment, you receive a lot of positive responses 

to your work and you see opportunities opening up for you. 

Do you have any idea what it is about your work that is of 

a certain contemporary relevance?

L: I can only speculate, whether it’s my palatable, not-too-

dangerous-queer-vibes, my intriguing project proposals or 

the proactiveness that I put into making things happen. 

Over the past decade, in a contemporary western art cont-

ext, queerness has definitely gained market value and I have 

many ancestors to thank for paving the way.

For me the question is not why something is relevant, but 

what to do with that assumed relevance. How do I respond 

to a temporary space/stage by bringing in questions that 

trouble categories of queer normativity? And am I expected 

to deliver queer art? What the hell is that, when there are 

millions of people who embody different kinds of queerness?

K: Do you feel like your role and mission as an artist has 

shifted with regards to the changes and challenges this 

year has brought about? 

L: To what extent the pandemic has an effect on the values 

and importance of art is an on-going discussion. I think that 

art and culture are a crucial part of a civilization’s develop-

ment and the evolution of consciousness. Even though the 

ways of working have changed, I still aim to be receptive to 

experiences that are agitating, touching or emboldening me. 

I don‘t create translations of embodied performance work, 

but I also gladly work with other formats, such as video, text 

and audio. And I call on public research funds in Austria to 

support these new ways of working as well, so that artistic 

work can take place even when it doesn‘t result in a stage 

production. Both artists/art workers and institutions would 

benefit from other forms of funding and collaboration that 

don‘t adhere to the current imperative to produce for the 

stage only.
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Die Österreichische Berufsvereinigung für Tanzpädago-

gik ist seit 25 Jahren als vernetzende Initiative tätig, die 

insbesondere die öffentliche Sichtbarmachung des Be-

rufsfeldes zum Ziel hat, um dabei den Diskurs über tanz-

pädagogische Qualifikationen anzuregen. Während der 

Corona-Krise waren unsere Bemühungen vor allem dem 

gewidmet, Informationen darüber zu erhalten, welche 

Maßnahmenregelungen zur Eindämmung des Virus für un-

sere Berufsgruppe gelten. Es wurde einmal mehr die Un-

eindeutigkeit über ministerielle Zuständigkeiten für Tanz 

und Tanzpädagogik sichtbar, weshalb eine Anlehnung an 

Maßnahmen für den Sport, für Kunst- und Kulturschaffen 

sowie für Kinder- und Jugendbildung weiterhin nötig ist. 

Insgesamt haben die Auswirkungen der Pandemie einer-

seits jedoch eine außerordentlich große Flexibilität, Eigenver-

antwortung und Solidarität unter den Tanzpädagog_innen 

hervorgerufen, andererseits wurde im kollegialen Austausch 

innerhalb der Tanzszene aber auch deutlich erkennbar, dass 

sie mit massiven Einschränkungen in der Berufsausübung 

konfrontiert sind. Um diese Entwicklungen aussagekräftig 

nachzeichnen zu können, haben wir die Covid-19-Pandemie 

zum Anlass genommen, das Berufsfeld Tanzpädagogik/

Tanzvermittlung einer Analyse zu unterziehen. 

In einer von 27.07. bis 18.10.2020 abrufbaren Online-Umfra-

ge waren alle in Österreich tanzpädagogisch und tanzvermit-

telnd tätigen Personen1 eingeladen, zur aktuellen Berufssitu-

ation sowie zu den pandemiebedingten Herausforderungen 

und Veränderungen Auskunft zu geben. Die wichtigsten Er-

gebnisse der Umfrage werden nachfolgend präsentiert, um 

ein Bild der momentanen Lage des Berufsfeldes zu zeichnen.

Berufsspektrum Tanzpädagog_in

An der Umfrage haben 132 Personen aus allen Bundeslän-

dern teilgenommen – über 90 % davon sind weiblich. Beson-

ders stark waren die Alterssegmente 26-35 Jahre (28,24 %), 

36-45 Jahre (26,72 %) und 46-55 Jahre (21,37 %) vertreten. Die 

Angaben zu Berufserfahrungen reichten dabei von einem 

Jahr bis hin zu 40 Jahren. Mit der Umfrage konnten somit 

sowohl Berufseinsteiger_innen wie auch sehr erfahrene Kol-

leg_innen angesprochen werden. 

49,24 % der Teilnehmer_innen der Umfrage haben eine 

universitäre tanzpädagogische Ausbildung in Österreich ab-

solviert, weitere rund 6 % eine solche im Ausland besucht. 

Der Anteil an Personen mit privaten tanzpädagogischen 

Ausbildungen im In- und Ausland beläuft sich auf etwa 16 

%. Auch Absolvent_innen von Bühnentanz-/Performancestu-

dien und anderen künstlerischen Studien sowie Autodidakt_

innen bzw. Quereinsteiger_innen arbeiten im Bereich der 

Tanzpädagogik und bilden einen Teil der Teilnehmenden.

Für das Berufsfeld der Tanzpädagogik und Tanzvermitt-

lung zeigt sich ein sehr diverses Bild: Eindeutig zeigt sich, 

dass der Großteil der Teilnehmer_innen ihr Einkommen aus 

mehreren verschiedenen Vertrags- und Arbeitsverhältnissen 

erwirtschaftet. 20,45 % der Teilnehmer_innen haben ange-

geben, ausschließlich selbstständig zu arbeiten. Dem ge-

genüber stehen 8,33 %, die ausschließlich unselbstständig 

arbeiten. Interessant ist die Angabe von lediglich 16 Perso-

nen, die ihr Einkommen zu 100 % aus tanzpädagogischer 

Arbeit erwirtschaften, was auf die prekäre Berufssituation 

hindeuten lässt. Durchschnittlich macht die tanzpädago-

gische Arbeit knapp zwei Drittel der beruflichen Tätigkeit 

aus. Als tanzpädagogische Formate wurden hauptsächlich 

fortlaufende Kurse, Workshops und Projekte genannt.

Das Berufsfeld Tanzpädagogik 
in Zeiten der Pandemie
Ein Lagebericht der Österreichischen Berufsvereinigung für Tanzpädagogik

1 Die Umfrage wurde über die Kanäle der Österreichischen Berufsvereinigung für Tanzpädagogik (Mailings an Mitglieder, Facebook-Page) 

sowie über kollegiale Netzwerke wie beispielsweise der IG Freie Theater, der Initiative Tanz und Bewegungskunst Österreich, der Ständigen 

Konferenz Tanzpädagogik Österreich – der Zusammenschluss der vier Universitäten, an welchen in Österreich eine universitäre tanzpäda-

gogische Ausbildung angeboten wird (Universität für Musik und Darstellende Kunst Wien, Musik und Kunst Privatuniversität der Stadt Wien, 

Anton Bruckner Universität Linz, Mozarteum Salzburg) – dem netzwerkTanz (Vorarlberg), dem Netzwerk Tanz (NCoC für kulturelle Bildung) 

und der Bundesfachgruppe Tanz (KOMU - Konferenz Musikschulen Österreich) beworben. Zusätzlich wurde die Umfrage über verschiedene 

Social-Media-Plattformen verbreitet.
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F16 Welche Tanzstile unterrichten Sie?

Ballett

Bollywood

Hip-Hop/Breakdance/Urban Dance...

Historischer
Tanz

Improvisation

Jazz/Musical

Körperarbeit/Pi
lates/Yoga

Kreativer
Kindertanz

Moderner Tanz

Tanztheater

Zeitgenössischer
Tanz

Andere (bitte
angeben)
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F17 Welche Zielgruppenbereiche umfasst Ihre tanzpädagogische 
Arbeit?

Laien/Hobbybereich

Kinder- und
Jugendbildung

Ausbildungsbere ch 
(private...

Professioneller
Trainingsbereich

Inklusiver
Bereich
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Die nachfolgenden Grafiken geben einen Einblick 

in die hohe Diversität des Berufsfeldes:

Ballett

Bollywood

Hip-Hop/Breakdance/Urban Dance...

Historischer Tanz

Improvisation

Jazz/Musical

Körperarbeit/Pilates/Yoga

Kreativer Kindertanz

Moderner Tanz

Tanztheater

Zeitgenössischer Tanz

Andere (bitte angeben)

Laien/Hobbybereich

Kinder- und Jugendbildung

Ausbildungsbere ch (private...

Professioneller Trainingsbereich

Inklusiver Bereich

Welche Tanzstile unterrichten Sie?

Welche Zielgruppenbereiche umfasst Ihre tanzpädagogische Arbeit?
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F18 Mit welchen Altersgruppen arbeiten Sie?

Kinder unter 6
Jahren

Kinder
zwischen 7 u. 10 
Jahren

Kinder/Jugendliche
zwischen 11 u. 18 
Jahren

Erwachsene

Erwachsene
über 60 Jahre

0% 10% 20% 30% 40% 50% 60% 70% 80% 90% 100%
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F19 An welchen Orten findet Ihre tanzpädagogische Tätigkeit 
statt?

Privates
Tanzstudio

Privates Studio
für Körperarbeit/
Pilates/Yoga

Musikschule
(privat)

Musikschule
(Landes- oder 
Gemeinde)

Kindergarten

Schule

Universität

Trainingszentrum
für Profis

Erwachsenenbild
ungseinrichtung

Fitnessstudio

Volkshochschule

Andere (bitte
angeben)

0% 10% 20% 30% 40% 50% 60% 70% 80% 90% 100%

Kinder unter 6 Jahren

Kinder zwischen 7 u. 10 Jahren

Kinder/Jugendliche 
zwischen 11 u. 18 Jahren

Erwachsene

Erwachsene über 60 Jahre

Privates Tanzstudio

Privates Studio 
für Körperarbeit/Pilates/Yoga

Musikschule (privat)

Musikschule 
(Landes- oder Gemeinde)

Kindergarten

Schule

Universität

Trainingszentrum
für Profis

Erwachsenenbild
ungseinrichtung

Fitnessstudio

Volkshochschule

Andere 
(bitte angeben)

Mit welchen Altersgruppen arbeiten Sie?

An welchen Orten findet Ihre tanzpädagogische Tätigkeit statt?



Zusammengefasst hat die Pandemie 

Folgendes hervorgerufen:

•	 große Flexibilität von Tanzpädagog_innen

•	 Tanzunterricht in seinem Wesen stark verändert

•	 massive finanzielle Konsequenzen 

bzw. Aufgabe der Tätigkeit

•	 Unsicherheit in Bezug auf den Wert 

von digitalem Tanzunterricht

•	 Unklarheit in Bezug auf den Erhalt des Kundenstocks
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SARS-CoV-2, Lockdown und Unterstützungsmaßnahmen2

Nebst der Verlegung des Tanzunterrichts in den öffentli-

chen Raum haben mehr als zwei Drittel der Umfrageteil-

nehmer_innen ab dem Lockdown ihren Unterricht auf 

digitale Formate umgestellt. Live-Video-Unterricht wurde 

leicht bevorzugt gegenüber der Zurverfügungstellung von 

vorgefertigten Lernvideos. Die Umstellung erfolgte äußerst 

rasch. 10 Kolleg_innen haben direkt ohne Unterbrechung 

ihren Unterricht digital fortgesetzt, der Großteil war zwei 

bis drei Wochen nach dem Beginn des Lockdowns digital 

tanzpädagogisch tätig. Außerdem haben die Auswirkungen 

der Pandemie zu neuen Herangehensweisen, didaktischen 

Schwerpunktsetzungen und Methoden geführt: So wurde 

etwa vermehrt Tanztheorie und Tanzgeschichte bearbeitet, 

spezielle Stundenkonzepte bzw. Anleitungen für Eltern kon-

zipiert und telefonische Hilfestellung angeboten. 

Trotz innovativen und lösungsorientierten Krisenma-

nagements ist das Berufsfeld von den massiven Einschrän-

kungen nachhaltig betroffen und fordert auch weiterhin 

Tanzpädagog_innen zu einer schnellen und weitreichenden 

Erweiterung ihrer Kompetenz auf. So gaben zwei Teilneh-

mer_innen an, dass die aktuelle Situation sie dazu veranlasst 

hat, ihre tanzpädagogische Tätigkeit zur Gänze aufzugeben 

und sich beruflich neu zu orientieren. 14,44 % der Kolleg_in-

nen sahen sich durch die finanzielle Notlage gezwungen, 

fachfremde Beschäftigungen aufzunehmen. 25,55 % haben 

neue Projekte entwickelt, um Künstler_innen-Stipendien 

und ähnliche Finanzierungsmöglichkeiten in Anspruch 

nehmen zu können.

57,77 % der Teilnehmer_innen haben angegeben, Un-

terstützungsmaßnahmen wie beispielsweise die Härtefall-

fonds Phase 1 und 2 oder den SVS-Überbrückungsfonds in 

Anspruch genommen zu haben. Zum Zeitpunkt der Teilnah-

me an der Umfrage haben außerdem 42,22 % angemerkt, 

um weitere finanzielle Hilfeleistungen ansuchen zu wollen.

Bemerkenswert zeigt sich die Gegenüberstellung von 

Mehraufwand und Kostenkalkulation. So gaben zwar die 

Hälfte der Befragten an, dass Online-Unterricht eindeutig 

anstrengender als Präsenzunterricht ist, dennoch stand au-

ßer Frage, digitalen Unterricht teurer anzubieten. Diese Mög-

lichkeit hat niemand der Befragten erwogen. 22,22 % der 

2 Die Fragen bezüglich SARS-CoV-2 im Lockdown (Frühjahr 2020) 

und den damit verbundenen Auswirkungen haben rund 90 Perso-

nen beantwortet. Die nachfolgenden Ergebnisse beziehen sich auf 

diesen Referenzwert.

Umfrageteilnehmer_innen haben ihren digitalen Unterricht 

billiger angeboten. Es hat sich auch gezeigt, dass viele Tanz-

pädagog_innen Online-Klassen gratis oder auf Spendenbasis 

angeboten haben und dies vor allem zum Zweck der Kun-

denbindung und des Kontakthaltens geschehen ist. Für ein 

Viertel der Befragten war zum Zeitpunkt der Umfrage klar, 

dass sie auch im Herbst Online-Unterricht aufrechterhalten 

bzw. hybride Formen nutzen werden.

Digitaler Tanzunterricht – Wertigkeit, Nachhaltigkeit und 

verschärftes Prekariat?

Der Großteil der Tanzpädagog_innen/Tanzvermittelnden in 

Österreich reagiert mit großer Flexibilität und Bereitschaft 

auf die gegebenen Umstände. Das Wesen des Tanzunter-

richts musste sich durch Vorschriften zu “physical distancing” 

allerdings grundlegend verändern.

Sowohl für Tanzpädagog_innen als auch für Kursteil-

nehmer_innen ist ein digitaler Tanzunterricht somit völli-

ges Neuland. Die große Unsicherheit über den Wert und 

die Wertigkeit solch neue Formate betreffend erzeugen aber 

berechtigte Besorgnis. Welche Auswirkungen sich auf die 

wirtschaftliche Lage zeigen werden und mit welchen lang-

fristigen finanziellen Folgen das bereits prekäre Berufsfeld 

konfrontiert sein wird, bleibt weiterhin ungewiss. 

www.tanzpaedagogik.at

office@tanzpaedagogik.at

http://www.tanzpaedagogik.at
mailto:office@tanzpaedagogik.at


Dieser Artikel gibt Teilergebnisse des Dissertations-

vorhabens „Freie Darstellende Kunst in Österreich 

– Kulturpolitische Rahmenbedingungen und Förder-

praxis ab den 1970er Jahren“ von Barbara Stüwe-

Eßl wieder. Der Fokus dieser wissenschaftlichen 

Auseinandersetzung mit der professionellen Freien 

Darstellenden Kunst liegt auf der Förderpraxis und 

den damit verbundenen kulturpolitischen Rahmen-

bedingungen und Ermöglichungen durch die öster-

reichischen Bundesländer und den Bund auf Grund-

lage veröffentlichter Kunst- und Kulturberichte des 

Landes Tirol bis inklusive 2017.

Freie professionelle Darstellende Kunst (DK) hat seit Be-

ginn der 1970er Jahre einen Platz in der Kulturförderung 

des Landes Tirol. Ab Ende der 1990er Jahre zeigt sich dabei 

ein deutlicher Aufschwung, mit mindestens jeweils einer 

neu hinzukommenden freien DK-Gruppierung/-Initiative im 

kulturellen Leben Tirols pro Jahr. Bezogen auf die stark ge-

stiegene Zahl der durch das Land im professionellen freien 

Darstellenden Kunstbereich Geförderten zeigt sich jedoch 

bei einer – zu verhaltenen – Förderbudgetausweitung eine 

starke Verengung des finanziellen Spielraums einzelner 

Player_innen der professionellen Freien DK-Szene in den 

letzten zehn bis zwölf Jahren1.  Im Folgenden gebe ich einen 

Überblick über die Kulturinitiativen und kulturpolitischen 

Entscheidungen über die Jahrzehnte. 

Kulturpolitische Entwicklung und Trends in Tirol

Im Zentrum der Tiroler Kulturpolitik stand seit jeher die Auf-

rechterhaltung von Tradition. Nach 1945 wurde kulturpoli-

tisch an identitätspolitische Kodierungen des Austrofaschis-

mus angeknüpft. Weiters war die Nähe zu Südtirol und eine 

noch heute prägende Schwerpunktsetzung auf volkskultu-

relle Kultur ausschlaggebend. Erst im Jahr 2012 begann die 

Aufarbeitung der starken historischen Belastung der Tiroler 

Volkskultur, indem das Land Tirol eine Studie zur Entwick-

lung der Tiroler Volkskultur in der NS-Zeit beauftragte. 

Eklat um die 
Jugendkulturwochen

Einmalig: 
Innsbrucker 

Schauspielwochen 
(Oskar Werner)

Eröffnung Innsbrucker 
Kellertheater

Tiroler 
Kulturförderungsgesetz

Galerie St. Barbara 
Theater am 
Landhausplatz

1975197019651960 1980
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Dennoch ereigneten sich seit 1945 wichtige Schritte in der 

Entwicklung einer zeitgenössischen Darstellenden Kunsts-

zene in Tirol. Schritte, die jedoch auch immer wieder am Ver-

ständnis und an der Akzeptanz politischer und finanzieller 

Förderwesen scheiterten. Nachfolgend eine kurze Zusam-

menfassung von kulturellen Initiativen und kulturpolitischen 

Positionen dieser Zeit: 

Kulturelle Initiativen

In den Jahren 1945-1965 stellte Kulturlandesrat Hans Gam-

per die Weichen für eine zentrale Positionierung der Passi-

onsspiele Thiersee und Erl, sein Kulturamtsleiter bemühte 

sich stark um die Entwicklung des Landesverbands Tiroler 

Volksbühnen und das Laienspielwesen. Demgegenüber fand 

der wirtschaftliche Beitrag von Kultur für den Tourismusbe-

reich jedoch lange keine kulturpolitische Umsetzung in Tirol. 

Mehrfache Bemühungen ab 1949, Tiroler Sommerfestspiele 

zu etablieren, scheiterten, so auch Oskar Werner (1956-1959) 

mit seinem Versuch, Innsbrucker Schauspielwochen zu eta-

blieren. 

Die Tiroler Jugendkulturwochen wurden Anfang der 

1960er Jahre zum zentralen Projekt europäischer Avant-

garde und zum wichtigsten Entwicklungsfaktor des Tiroler 

Kunstbereichs zeitgenössischer Prägung. Die österreichi-

sche Realpolitik zeigte sich diesem Anspruch im Jahr 1969 

jedoch wiederum nicht mehr gewachsen: Als u. a. Künstler 

um Giselher Smekal mit unangekündigten Aufführungen 

die „vierte Wand“ durchbrachen oder Elfriede Jelinek für Il-

lustriertenroman durch die Jury den Preis für Lyrik und Prosa 

zuerkannt erhielt, reagierten Tirol und andere Bundesländer 

mit politischer Einflussnahme2.  

Ebenfalls eine klare Hinwendung zu zeitgenössischer 

Kunst markiert 1971 die Eröffnung des Theaters am Land-

hausplatz. Förderbedingte Finanzierungsschwierigkeiten, 

vor allem mit der Stadt Innsbruck, führten im Jahr 1982 aber 

auch hier zur Schließung3.  Das 1979 gegründete Innsbrucker 

Kellertheater setzte dahingegen auf einen gesellschaftskon-

formeren, kommerzieller orientierten Spielplan und fand da-

mit bis heute Bestand. 

Wichtige Impulse im Bildenden Kunstbereich gehen vor 

allem von der 1968 eröffneten Galerie St. Barbara in Hall aus; 

ab Ende der 1990er Jahre bezieht die Galerie verstärkt den 

Bereich Tanz/Performance in die Tätigkeit mit ein.

Im Bereich autonomer, selbstverwalteter Kulturhäuser 

markiert die Gründung des Innsbrucker Treibhauses im Jahr 

1977 einen wichtigen Entwicklungsschritt. 

Kulturpolitische Trends

Unter Kulturlandesrat Fritz Prior (ÖVP, ab 1965) findet die kul-

turpolitische Hinwendung zu einem erweiterten Kulturbegriff 

Eröffnung Kultur 
GastHaus Bierstindl

Festival der Freien 
Szene Theater trifft

Neuformulierung 
Kulturförderungsgesetz

Land Tirol beteiligt 
sich am IG-Netz

BRUX 
Freies 
Theater 
Innsbruck

Festival 
für junges 
Publikum 

Kultur wächst 
nach

1990 1995 2000 2005 2010 2015 2020
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statt, die u. a. im Kulturlandesgesetz (1979) mit der Veranke-

rung der Vielfalt der kulturellen Tätigkeit festgeschrieben wird. 

Fast zeitgleich wird in den Tiroler Kulturförderberichten jedoch 

auf enger werdende Budgets und Bewegungsspielräume bei 

den Ermessensausgaben verwiesen und damit eine anhalten-

de kulturpolitische Fußnote etabliert.

Noch Ende der 1990er Jahre wird die Tiroler Kulturpolitik 

für die Absenz übergroß dimensionierter Festivals und kultu-

reller Institutionen und damit einhergehenden Förderspiel-

räumen für vielfältige Projekte gelobt.  Bereits sechs Jahre 

später identif izieren Holzer/Klier in ihrer Bewertung der 

Tiroler Kulturförderung Personalkosten in größeren Institu-

tionen wie Landestheater, Landesmuseum, Galerie im Taxis-

palais, Musikschulen und Konservatorium als die eigentliche 

„Wachstumsbranche im Kulturbudget“. Diese Gewichtung 

wird förderpolitisch fortgeführt bzw. ausgeweitet (Festspiele 

Erl4), während förderpolitische Verengungen im freien Be-

reich stattfinden. 

Dem allgemeinen kulturpolitischen Trend nach Ver-

netzung und Zusammenschlüssen, mit dem f inanzielle 

Kostenreduktionserwartungen verbunden sind, folgt auch 

das Land Tirol mit Zusammenschlüssen ab Mitte der 2000er 

Jahre (außerberufliche Theaterverbände, 2006; Tiroler Lan-

destheater- und Orchester GmbH – TLT, 2005; Festival der 

Alten Musik als Tochtergesellschaft der TLT, 2016; Landes-

museen-Betriebs GmbH, 2007).

Beate Palfrader, ab 2008 Landeskulturreferentin, setzt 

weiterhin auf Traditionspflege, Kultur in den Regionen, Viel-

falt und Breite, die auch zeitgenössische Kunst einschließt, 

und betont die Bedeutung Tirols als Freizeit- und Kultur-

land sowie den Beitrag von Kultur als Standortfaktor für 

wirtschaftliche Wertschöpfung. 

Kultur als „wesentlicher Faktor der Lebensgestaltung“ 

der Bevölkerung (Kulturförderungsgesetz des Landes Tirol 

im Jahr 2010) wird im Sinne eines erweiterten Kulturbegriffs 

finanziell durch das Land Tirol stark befördert: Die Förder-

kategorie Aus- und Weiterbildung erhält durchschnittlich 

34,7 % (35 Mio. €/Jahr) der jährlichen Gesamtfördermittel 

für Kultur/Wissenschaft, die vor allem für Ausgaben im Mu-

sikschulbereich eingesetzt werden.

Abbildung Tirol – Ausgabenfelder Kultur/Wissenschaft nach LIKUS/Kulturförderberichte; %

Land Tirol - Ausgabenfelder Kulturförderungsberichte (%)

Fördersituation für den Bereich Darstellende Kunst  
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Nach Museen/Archive/Wissenschaft (32,6 

Mio. €/Jahr, 31,35 %) liegt die Darstellen-

de Kunst (12,4 Mio. €/Jahr, 12,3 %) im 

Zeitraum 2008-2017 beim Anteil an den 

Gesamtausgaben an dritter Stelle. Diese 

Ausgaben sind hauptsächlich der Tiro-

ler Landestheater und Orchester GmbH 

gewidmet, die durchschnittlich 97,95 % 

(1976-2017) der Mittel für DK erhält, dieser 

Wert sinkt auf 91,61 % (2008 bis 2017). 

Bei den übrigen Förderungen für 

DK besteht ein deutlicher Schwerpunkt 

für den Bereich Festivals/Sommerthea-

ter mit einem Anteil von durchschnitt-

lich 38 %/Jahr. Ab dem Jahr 2001 ver-

stärkt sich diese Fördertendenz auf 

Anteile von meist über 50 %, von denen 

die Tiroler Festspiele Erl den Hauptan-

teil erhalten (55,98 % im Schnitt). Bei der 

Tiroler Festivalförderung problemati-

siert Verena Teissl „die Abwesenheit ei-

ner längerfristigen und konzeptionellen 

planerischen Absicht“ und ein Überwie-

gen festivalesker Veranstaltungen5.

1. Museen,
Archive,

Wissenschaft

2.
Baukulturelles

Erbe
5. Musik

6.
Darstellende

Kunst

16. Aus- und
Weiter-
bildung

Gesamt-
ausgaben

Kultur/Wissen-
schaft

Gesamtaus-
gaben - VPI
(bezogen auf

das Jahr
1976)

arithmetischer Mittelwert 1976-2016 12 665 034 4 207 467 4 035 689 7 143 702 27 255 910 53 039 778 22 250 386

arithmetischer Mittelwert 2007-2016 32 610 236 7 725 828 6 302 304 12 391 626 35 013 144 102 183 456 37 818 558
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Abbildung Tirol – Ausgabenfelder Kultur/Wissenschaft nach LIKUS/Kulturförderberichten; €

Abbildung Tirol – ausgewählte Organisationsformen der DK, €

Tirol - Entwicklung Gesamtausgaben Kultur/Wissenschaft nach LIKUS, Teilauswahl €

Tirol - ausgewählte Organisationsformen 
der Darstellenden Künste, €
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Finanziell deutlich niedriger dotiert ist die gesam-

te Freie Darstellende Kunstszene (FS), inklusive 

freier Festivals. Der Anteil der FS an Förderungen 

der gesamten Darstellenden Kunst (Anteile aus 

allen LIKUS-Kategorien einbeziehend) vermin-

dert sich im Zeitvergleich von durchschnittlich 

3,63 % jährlich (1976-2017) auf 3,57 % (2008-2017) 

in den letzten zehn Jahren. 

Anders als die außerberufliche Darstellende 

Kunst muss die freie professionelle Darstellen-

de Kunst den Anspruch haben, geleistete Arbeit 

zu bezahlen, also ein Leben von dieser Arbeit 

zu ermöglichen. Die geringe Jahresgesamt-

förderhöhe für die gesamte freie darstellende 

Kunstszene (inklusive Privattheatern der Freien 

DK-Szene!), aber auch die geringen Unterschie-

de der Gesamtförderhöhen zwischen freier pro-

fessioneller und außerberuflicher Darstellender 

Kunst zeigen deutlich, dass dieser Anspruch mit 

den Förderzuschüssen des Landes Tirol noch 

nicht eingelöst wird.

Freie Szene
der DK (FS)

gesamt
inklusive FT

FS - VPI-
Wert,

bezogen 
auf 1976

außerberuf-
liche DK (A)

gesamt

A - VPI-Wert,
bezogen auf

1976

arithmetischer Mittelwert für
Jahre mit Förderung 1976-2017 320 786 141 872 214 530 99 622

arithmetischer Mittelwert für
Jahre mit Förderung 2008-2017 495 524 181 633 352 045 128 181

0
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400 000
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Tirol - Vergleich außerberu�iche und professionelle 
freie Darstellende Künste, €

Abbildung Tirol 

– Vergleich außerberufliche 

& freie professionelle 

Darstellende Kunst; €

Tirol - Vergleich außerberufliche 
und professionelle freie 
Darstellende Künste, €

Privattheater

Den höchsten Anteil (über 41 %) an der Gesamtförderung 

der FS erhalten Privattheater der Freien Szene. Jährliche Ge-

samtförderung nominal: 122.055 €/Jahr, VPI-Wert bezogen 

auf 1976: 55.144. Nominal verdoppelt sich die Förderhöhe bei 

Betrachtung der letzten zehn gemessenen Jahre (2008-2017) 

auf 204.458 €. Der Wert der durchschnittlichen Einzelförde-

rung sinkt im Vergleich zum Beginn der 1990er Jahre: der 

VPI-Wert im Jahr 1992 (67.545 €) ist höher als im Jahr 2017 

(65.715 €), die Gesamtfördersumme muss im Jahr 2017 auf 

eine stark ausgeweitete Anzahl an Privattheatern verteilt 

werden (im Jahr 1992: 2, im Jahr 2017: 9). Das Fördergefälle 

zwischen den Privattheatern durch das Land Tirol ist hoch 

(zwischen 2.000 und 70.000 € im Jahr 2017). Die Produkti-

onsrealitäten der Tiroler Privattheater deuten, bezogen auf 

Förderhöhen, auf deutliche Unterfinanzierung und damit 

Prekarisierung der in ihnen arbeitenden Menschen hin. 

Durch das Betreiben eigener Spielstätten kann allerdings 

überwiegend eine längerfristige Förderabsicherung als für 

Freie Gruppen/Einzelkünstler_innen ohne eigenen Spielort 

(FT) sichergestellt werden.28

g
if

t 
0

4
.2

0
2

0
  

I 
 p

a
n

o
ra

m
a



0

20 000

40 000

60 000

80 000

100 000

120 000

140 000

Eu
ro

Jahr

Land Tirol - Förderungen Darstellende Kunst für Bühnen der 
Freien Szene (€)

Beiläu�g - Ein Theater im Lendbräukeller Schwaz Augenspiel-Theater, Hall - Rene Zisterer
Die Monopol/ Brekzie Innsbrucker Kellertheater
provinz. Ein Theater im Westen Theater 7iebenund 7iebzig
Theater im Container Theater Praesent
Theater Szenario Tiroler Landesjugendtheater und Märchenbühne
Tiroler Volksbühne Blaas - Breinössl Bühne Westbahntheater

Freie
Gruppen &

Einzelkünstler
_innen ohne

eigene
Spielstätte

(FT)

Sommerpro-
duktionen 

der FS

Festivals der
FS

Privattheater
der FS

Spielorte der
FS

Freie Szene
(FS)

Gesamtsum
me

VPI FS
gesamt,

bezogen auf
1976

arithmetischer Mittelwert für Jahre 
mit Förderung 1976 bis 2017 56 323 22 178 38 697 122 055 153 588 320 786 141 872

arithmetischer Mittelwert für Jahre 
mit Förderung 2008 bis 2017 107 960 22 350 67 106 204 458 56 978 495 524 181 633
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Tirol - Förderung der Freien Szene (FS), Mittelwerte - Auswahl (€)
Abbildung Tirol – Förderung Bühnen der professionellen Freien Szene, €

Abbildung Tirol – Organisationsformen professionelle Freie Szene, Auswahl (€)

Land Tirol - Förderungen Darstellende Kunst für Bühnen der Freien Szene (€)

Tirol - Förderung der Freien Szene (FS), Mittelwerte - Auswahl (€)
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Spielorte der Freien Szene

Den zweithöchsten Förderanteil an Darstellenden Kunstför-

derungen im Segment der Freien Szene in der Langzeitbe-

trachtung (29 %) zeigen die Spielorte der Freien Szene (u. a. 

Verein zur Förderung der Kleinkunst im Großraum Innsbruck, 

BRUX Freies Theater Innsbruck, Kabarettverein Wunderlich, 

Kleinkunstbühne Reutte, Kultur GastHaus Bierstindl, Kultur-

labor Stromboli, Theater an der Sill, Thea-terpädagogisches 

Zentrum Hall). Bezogen auf Anteile und Förderhöhen verlie-

ren die Spielorte in den letzten zehn betrachteten Jahren an 

Bedeutung (10,8 %). Mitte der 1990er Jahre wurde mit dem 

Kultur GastHaus Bierstindl eine Fusion eines Hauses für die 

freie professionelle und die außerberuflich volkstümliche 

Freie professionelle Gruppen und Einzelkünstler_innen 

ohne eigenen Spielort (FT)

In der Organisationsform der freien professionellen Gruppen 

und Einzelkünstler_innen ohne eigenen Spielort (FT) fand die 

erste Förderung im Jahr 1982 (Puppenbühne Böser) statt. 

Die Förderungen für einzelne Fördervorhaben liegen für FT 

zwischen 800 und 39.485 €, durchschnittliche Förderhöhen 

für einzelne Vorhaben bei 3.653 € (1982-2017) bzw. bei 4.298 

€ (2008-2017). Ein starkes Gefälle bei der Bezahlung profes-

sioneller Arbeit im Darstellenden Kunstbereich in Tirol zeigt 

sich beim Vergleich dieser durchschnittlichen Förderhöhen, 

die vieles mehr als Gagen abdecken müssen, mit monatli-

chen Gagen und Löhnen am Tiroler Landestheater (TLT)6, die 

ebenfalls nicht exorbitant hoch sind. 

Von jährlich 56.323 € (VPI-Wert: 31.194 € im Zeitraum 1976-

2017) erhöhte sich die Gesamtförde-rung für alle Gruppierun-

gen auf 107.960 € (VPI-Wert: 53.431 € im Zeitraum 2008-2017). 

Darstellende Kunstszene versucht, die mit der Schließung 

des Bierstindl im Jahr 2009 beendet wird. Das BRUX - Freies 

Theater Innsbruck, ab 2012 neuer Spielort der freien profes-

sionellen Szene, erweist sich als regelmäßig, aber geringer 

gefördert als das Bierstindl. 

Der Anteil an Sommertheatern der FS (sommer.theater.

hall, Stummer Schrei) bleibt konstant bei ca. 22.000 € jähr-

licher Gesamtfördersumme. Festivals der FS erfahren im 

Zeitvergleich eine Aufwertung von 38.697 €/Jahr nominal 

(1984-2017; VPI-Wert bezogen auf 1984: 22.710 €) auf 67.106 € 

(2008-2017; VPI-Wert bezogen auf 1984: 35.969 €), der Anteil 

an der Gesamtförderung der FS steigt von 9,7 % im Langzeit-

vergleich auf 13,6 % im Zeitraum 2008-2017.

Erst im Jahr 2006 wird als Gesamtjahresförderung für FT mehr 

als 100.000 € aufgewendet (konkret 112.532 €), im VPI-Ver-

gleich wird dieser Wert in keinem Jahr erreicht. Pro Tiroler_in 

wurden über das Tiroler Landesbudget jährlich 8 Cent (1982-

2017) für FT aufgewandt; in der Betrachtung der letzten zehn 

Jahre steigt dieser Betrag auf 15 Cent. Zum Vergleich: Die Aus-

gaben pro Tiroler_in an den Haushaltsausgaben des Landes 

Tirol betrugen im Jahr 2017 5.108,63 €, die Ausgaben für Dar-

stellende Künste nach LIKUS betrugen 17,44 €.

Der Anteil an Sommertheatern der FS (sommer.theater.

hall, Stummer Schrei) bleibt konstant bei ca. 22.000 € jähr-

licher Gesamtfördersumme. Festivals der FS erfahren im 

Zeitvergleich eine Aufwertung von 38.697 €/Jahr nominal 

(1984-2017; VPI-Wert bezogen auf 1984: 22.710 €) auf 67.106 € 

(2008-2017; VPI-Wert bezogen auf 1984: 35.969 €), der Anteil 

an der Gesamtförderung der FS steigt von 9,7 % im Langzeit-

vergleich auf 13,6 % im Zeitraum 2008-2017.

Abbildung Tirol – Förderung Bühnen der professionellen Freien Szene, €

Tirol - Förderanteile freie Darstellende Künste (FS); €
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Tabelle Tirol – Übersicht Jahresgesamtförderungen FT

Jahr

VPI-Wert
Gesamt-

förderung 
bezogen 
auf 1982

Finan-
zierung pro 

Tiroler_in
/Jahr

Jahr
Gesamt-

förderung

VPI-Wert 
Gesamt-

förderung 
bezogen 
auf 1982

Finan-
zierung pro 
Tiroler_in/

Jahr

1982 1 453 2000
1983 703 2001

1984 1 664 2002
1985 1 612 2003
1986 3 171 2004
1987 625 2005
1988 5 522 2006
1989 7 359 2007
1990 4 926 2008
1991 6 448 2009

1992 9 002 2010

1993 16 643 2011
1994 26 220 2012
1995 34 735 2013
1996 30 561 2014
1997 31 025 2015
1998 19 263 2016
1999

Gesamt-
förderung

1 453
727

1 817
1 817
3 634

727
6 540
8 939
6 177
8 357

12 136

23 255
37 717
51 089
45 783
47 091
29 505
56 684 36 795 2017

arithmetischer Mittelwert 1982-2017

arithmetischer Mittelwert 2008-2017

Quellen: Kulturförderungsberichte des Landes Tirol, Statistik Austria

0,002
0,001

0,003
0,003
0,006
0,001
0,01
0,01
0,01
0,01

0,02

0,04
0,06
0,08
0,07
0,07
0,04
0,09

32 339
40 479
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Genre- und Geschlechterdifferenzen

Bei der Organisationsform FT förderte das Land Tirol Vorha-

ben mit männlichem künstlerischen Leiter (44,8 %) deutlich 

höher und häufiger als mit weiblicher künstlerischer Leiterin 

(23,5 %; kollektive künstlerische Leitung: 31,7 %; durchschnitt-

liche Jahresgesamtförderungen bei künstlerischer Leitung 

durch einen Mann: 28.216 €, bei künstlerischer Leitung durch 

eine Frau: 9.118 €). 

Im arithmetischen Mittel sind Förderungen für Vorhaben 

mit Kindern und Jugendlichen als Zielpublikum um 200 € 

geringer dotiert als Förderungen für Projekte, die sich an 

ein erwachsenes Publikum richten (3.404 € zu 3.602 €). Der 

Anteil der Förderungen für junges Publikum weist eine stark 

sinkende Tendenz auf.
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Land Tirol - Förderungen Freie Gruppen und Freie Einzelkünstler_innen 
ohne eigene Spielstätte (FT), Jahresgesamtförderung (€)



Aktivitäten in der Freien Professionellen Darstellenden 

Kunstszene 

Aktivitäten in der Organisationsform der freien professionel-

len Gruppen und Einzelkünstler_innen ohne eigenen Spielort 

(FT) finden sich in Tirol fast in jeder Darstellenden Kunstform. 

Formenübergreifende Produktion (10,63 %), Figurentheater 

(14,15 %) und Theater (59,17 %) weisen dabei, im Betrachtungs-

zeitraum von 35 Jahren, die höchsten durchschnittlichen 

Förderanteile auf. Geringere Anteile haben die DK-Formen 

Lesetheater (0,02 %), Straßentheater, zeitgenössischer Zirkus 

(0,15 %), Kabarett (0,84 %), Musiktheater (1,25 %), site-spezifi-

sche Arbeiten (1,8 %), Clownerie (3,18 %), Tanz/Performance 

(3,49 %) und Improvisation/Theatersport (5,34 %).

Figurentheater wurde von der Puppenbühne Böser, In-

grid Alber-Pahle, Zappelfetzn, der Hema Handpuppenbüh-

ne und dem Bunten Puppenkarussell gezeigt. Aktuell sind 

Förderungen für Figurentheater selten und liegen unter den 

nominalen Förderhöhen der 1980er Jahre. 

Der Bereich Clownerie/Artistik/Straßentheater und wei-

tere dem Bereich nahe Kunstformen, wie der zeitgenössi-

sche Zirkus, fanden in den 1980er/1990er Jahren häufiger 

Förderung. Die Förderungen selbst erweisen sich in der 

Höhe als sehr gering. Tiroler Protagonist_innen sind/waren 

Clowntheater Mobil, Clowntrio Tris, Clownduo CoCo, Herbert 

und Mimi, Musik-Tanz-Theater/Veronika Cadet, Dan Le Man, 

Zirkus Meer, Duo Umwerfend, hinzugezählt ist hier auch der 

Illusionist Philipp Oberlohr. 

Im Tanz-/Performance-Bereich werden ab 1988 vereinzelt 

freie professionelle Projekte des Art Ensembles für modernes 

Ballett, ART.ist, Martin Fritz, Georg Hobmeier, Jasmin Schaitl 

u. a. gefördert – ab 2014 zeigt sich in Tirol ein stärkerer Förder- 

impuls für den Bereich, durch die Förderung des Kollektivs 

Tanz41/OFFTanz mit der bisher einzigen Jahresförderung im 

Bereich. 

Obwohl theater szenario, Innpro und auch das Bogenthe-

ater im Improvisationstheaterbereich arbeiten, findet sich le-

diglich im Jahr 2007 eine Förderung dieser Kunstform für die 

Theatersportpheten durch das Land Tirol. Etwas öfter wurde 

Kabarett gefördert: Die Schienentröster (2006-2009), sowie 

vereinzelt Die Düne, Susanne Schartner, Gerhard Sexl, Lilly 

Staudigl, Fuad Turanovic. 

Die erste Förderung für freies professionelles Musik-

theater durch das Land Tirol erhält Inn-Production (1995), 

die nächsten zehn Jahre später das Sirene Operntheater. 

Muscialproduktionen von Reda Roshdy mit Music.Alive fin-

den dreimalig Förderung, Ferdinand Fritz erhält 2013/2014 

Förderung. 

Ab dem Jahr 1993 lassen sich viele Förderungen für spar-

ten- bzw. formenübergreifende Produktionen identifizieren. 

Neben einigen Einzelprojekten der Gruppe Zeitgeist oder 

von Katarina Csanyiova wurden Produktionen von coop.fem.

art, Admolior, columbosnext, Theatron XXI, Theater Pandora, 

Live.Hör.Spiel und toN/NOt gefördert. Förderungen von Initi-

ativen um Andreas Pronegg und Joszef Szeiler ermöglichten 

Mitte der 1990er postdramatisches Theater in Tirol. Aktuell 

finden neue zeitgenössische Strömungen sparten-/formen-

übergreifenden Produzierens in Tirol auch um die Schiene 

Vorbrenner im BRUX sowohl Präsentationsformat als auch 

-ort. Anders als Mitte der 1990er Jahre findet die finanzielle 

Ermöglichung dafür auf viel niedrigerem Niveau statt. 
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Für site-spezifische Produktionen wurden das Amphi- 

bientheater, Tom Zabel, Du & Nichts, Terezya Kotyk/

THEATER.punkt sowie die Formation wenn es soweit 

ist durch das Land Tirol gefördert. 

Bei den Förderungen für FT durch das Land Tirol 

ist Theater die dominierende Form. Im Theaterbe-

reich waren/sind u. a. Das Labor, Augenspiel-Theater, 

Feinripp-Ensemble, Die Düne, Die Komödian-ten-

burg, Elevat ardor, Frontzement, Die Terpentinen, 

Kühne Bühne, die Neue Werkbühne München/Ös-

terreich, SpectACT, Staatstheater, Theater Strom-

BomBoli, Theater Atlantis, Theater Die Kiste, Theater 

Melone, Theater Praesent (bis zur Schaffung einer 

eigenen Spielstätte), InterACT und Katharina Welser 

als wichtige Tiroler Protagonist_innen tätig.

Stand 2020 und Ausblick 

Seit den 2010er Jahren zeigt sich ein deutlicher Auf-

wärtstrend der freien professionellen Darstellenden 

Kunstszene Tirols, der u. a. mit der Schaffung eines 

Festivals der Freien Darstellenden Kunst und einem 

eigenen, im Jahr 2012 geschaffenen Spielort zusam-

menhängt. Das Festival, das wesentlich zur Sichtbar-

keit der freien professionellen Szene Tirols beigetra-

gen hat, findet aber ab dem Jahr 2018 nicht mehr 

statt. Als Ersatz greift das BRUX als Spielort aber noch 

zu kurz, da es hauptsächlich infrastrukturell ausge-

stattet ist, also kaum finanzielle Möglichkeiten hat, 

Gastspiele einzuladen oder auch zu koproduzieren. 

Ein neues freies Theaterfestival für junges Publikum 

wurde jedoch erfreulicherweise im Jahr 2018 unter 

dem Namen Kultur wächst nach kulturpolitisch er-

möglicht. Bemerkenswert ist dabei doch die lange 

– im Juni 2014 wurde dem Land Tirol ein erster Pro-

jektentwurf vorgelegt – und schließlich konzeptuell 

auf Österreich eingrenzende Formatentwicklung. 

Insgesamt ist zu sagen: Höhere Fördermargen 

für die Erbringung professioneller Arbeit im Feld der 

Freien Darstellenden Künste, die sich deutlich vom 

außerberuflichen Feld der Darstellenden Künste ab-

hebt, erweisen sich im Land Tirol als dringendstes 

Förderungsdesiderat. Ein erster, wichtiger kultur-

politischer Schritt Richtung sozialer Absicherung 

professionell geleisteter freier Darstellender Kunst 

ist aber getan: Ab dem Jahr 2020 beteiligt sich das 

Land Tirol an der Finanzierung des IG-Netzes, einem 

Förderpool, der freien Unternehmer_innen im Dar-

stellenden Kunstbereich in Österreich die Anstellung 

von Künstler_innen durch finanzielle Zuschüsse der 

Sozialversicherungsbeiträge erleichtert. 

1 Verhaltene Steigerungswerte von 320.786 € durchschnittlicher Jahres-

förderung (1976-2017) für die gesamte FS (inklusive Privattheater, Festivals 

…) auf 495.524 € im Zeitraum 2008-2017 erbringen geringe Kaufkraftstei-

ge-rungen im Verbraucherpreis-Index(VPI)-Vergleich von unter 40.000 €/

Jahr. 
2 Von der gesamten DK-Förderung des Landes Tirol (∅ 1976-2017: 7,14 Mio. €, 

∅ 2008-2017: 12,4 Mio. € nach LIKUS) beansprucht die Tiroler Landestheater 

und Orchester GmbH durchschnittlich 97,95 % (1976-2017, 7 Mio. €/Jahr), 

der Prozentanteil sinkt im Zeitraum 2008-2017 deutlich auf 91,61 %, die 

Fördermittel verdoppelten sich nominal auf 11,35 Mio. €/Jahr. Die höchste 

Wachstumsrate zeigt der Bereich der Festi-vals/Sommertheater, in Verbin-

dung mit den Festspielen Erl, mit einer Steigerung von durchschnittlich 

769.324 €/Jahr (1976-2017) auf 1,88 Mio. €/Jahr (2008-2017).
3 „Der oberösterreichische Landesjugendreferent Walter Buchberger erhob 

den Vorwurf, dass das preisgekrönte Werk ‚Illustriertenroman‘ unter Einfluß 

von Drogen entstanden sei, und deshalb der Preis aberkannt werden müs-

se. Die Landesjugendreferententagung […] 1969 in Bad Gastein stellte dazu 

einstimmig fest, daß eine Weiterführung der Jugendkulturwochen in der 

bisherigen Form unverantwortlich sei und bedauerte sehr, daß unter der 

gegebenen Situation die Geldpreise trotz aller Ungehörigkeiten vergeben 

wurden […]“ (Plattner, Irmgard (1999): Kultur und Kulturpolitik, Seite 269).
4 „Finanzierungsprobleme und Schwierigkeiten in der Zusammenarbeit 

mit der Stadt Innsbruck führten 1982 zur Schließung. Der Kommentar des 

damaligen Leiters Ernst Paar lautete: ‚Man gibt uns zum Leben zu wenig 

und zum Sterben zu viel. Zehn Jahre Idealismus reichen.‘“ Plattner, Irmgard 

(1999): Kultur und Kulturpolitik, Seite 274f.
5 Der Bau des Festspielhauses Erl scheint nicht aus kulturpolitischen Pla-

nungsstrategien erwachsen zu sein: Mit dem Bau wurde bereits im Ok-

tober 2010 begonnen, die endgültige Finanzierungszusage des Landes 

Tirol erfolgte im Oktober 2011 und auch durch den Bund dürfte eine sehr 

späte Zusage gegeben worden sein. Die Hälfte der Infrastrukturfinanzie-

rung von 36 Mio. € wurde über Kultursponsoring geleistet, womit relativ 

schnell bauliche Fakten geschaffen wurden. Das Beispiel Erl verdeutlicht, 

dass infrastrukturelle Maßnahmen im Kunstbereich schlussendlich (jähr-

liche Basisfinanzierung) zu hohen Folgefinanzierungen aus Kunst- und 

Kulturbudgets führen.
6 Teissl, Verena (2013): Kulturveranstaltung Festival. Formate, Entstehung 

und Potenziale. Transcript Verlag, Bielefeld, Seite 137 und 148.
7 Selbstverständlich gelten auch im Tiroler Landestheater faire finanzielle 

Leistungssysteme für die Arbeit des Verwaltungspersonals, die hier vor 

allem auch angeführt sind, um das finanzielle Gefälle zwischen Förderung 

bzw. Finanzierung der Freien Szene und des Landestheaters in Tirol vor 

Augen zu führen. In der Saison 2007/2008 lagen in der TLT die Durch-

schnittsmonatsbruttogagen für Schauspieler_innen bei 2.189 € (Minimum: 

1.500 €, Maximum: 2.925 €), für Sänger_innen bei 2.094 € (Minimum: 1.600 

€, Maximum: 3.110 €). (Landesrechnungshof Tirol, 2009: Onlinequelle: ht-

tps://www.tirol.gv.at/fileadmin/landtag/landesrechnungshof/downloads/

berichte/2010/e2009tlt.pdf. Das Gefälle dürfte sich weiter verstärkt haben, 

da davon ausgegangen werden kann, dass die durchschnittlichen Gagen-

höhen am TLT in den letzten zehn Jahren gestiegen sind. 33
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Als die Coronavirus-Pandemie Anfang dieses Jahres zum 

ersten Mal radikal in unser Leben auf sehr unterschiedliche 

Weise eingriff, hofften wir, dass sie innerhalb von Wochen 

oder Monaten mit genügend Händewaschen, Mindest-

abstand und anderen schützenden Maßnahmen enden 

würde. Das ist nicht passiert. Insbesondere der Kunst- 

und Kulturbetrieb und die künstlerische Praxis der freien 

Szene wurden hart getroffen, immerhin gelten sie nicht 

zwingend als „systemrelevant“. 

Dass sich da ausgerechnet ein kleines, regionales Festival wie 

das „Pelzverkehr“ in Klagenfurt/Celovec in pandemischen 

Zeiten analog Sichtbarkeit verschafft, stimmt optimistisch. 

Aber es macht auch allzu deutlich, was schon längst im öf-

fentlichen Diskurs virulent geworden ist: Die Dringlichkeit 

von nachhaltigen Formaten und lokalen Festivals und ihre 

kulturpolitische Wertschätzung. 

Die künstlerische Leiterin und Kuratorin Ingrid Türk-Chla-

pek gründete das Festival Pelzverkehr 2015 in Klagenfurt und 

schloss damit eine Leerstelle. Bis dahin gab es keinen Ort 

(oder Raum) für zeitgenössischen Tanz und Performance 

in Kärnten/Celovec. Türk-Chlapek programmiert künstleri-

sche Positionen, die mit ihren Projekten unsere Realität(en) 

in sehr unterschiedlichen Ästhetiken reflektieren: changie-

rend zwischen zeitgenössisch, ‚klassisch‘, profiliert, queer, 

konzeptionell, historisch, urban und mehrsprachig. Beim 

jährlich stattfindenden Festival gastieren für etwa eine Wo-

che lang Kunstschaffende, mit ihren aktuellen Arbeiten an 

verschiedenen Spielorten „dezentral organisiert“, in der Stadt 

am Wörthersee. 

Die Prof ilierung eines zeitgenössischen Tanz- und Per-

formancefestivals in Klagenfurt ist jedoch ein Kraftakt. 

Türk-Chlapek macht aus der Not eine Tugend und setzt 

deswegen stark auf Kooperation und Synergien.1 Bei der 

Auswahl der Projekte nützt sie die geografische Lage und 

konzentriert sich auf den Alpen-Adria-Raum im Bereich der 

darstellenden Kunst. Die Schwerpunkte sind Tanz und Per-

formance, aber auch die Reibung der Genres (Musik, Litera-

tur, Film, bildende Kunst) bilden inhaltliche Schwerpunkte. 

Neben gezielten Gastspieleinladungen und Site-specific-Pro-

jekten kooperiert Türk-Chlapek auch eng mit lokalen Grup-

pen mittels Workshop-Formaten und Community-Dance. 

Die fünfte Edition des Festivals stand nun unter der Leit-

frage: „Schwimmen unsere Felle davon?“. Darin resonieren 

unter anderem Fragen nach der kuratorischen Verantwor-

tung gegenüber Künstler_innen und der Öffentlichkeit. 

Denn zu jeder Zeit, an jedem Ort, nimmt die Pandemie 

Einfluss und verschiebt Sicherheiten und Gegebenheiten. 

Der Grad an Vulnerabilität nimmt damit zu. Und auch ein 

kleines Festival braucht eine lange Vorlaufzeit und ist we-

niger flexibel, mit nur begrenzten finanziellen (Ausweich-)

Möglichkeiten. Nach dem Sommer, der zunächst Erleichte-

rung und Atempause suggerierte, kam so der Herbst und 

mit ihm der Einbruch des Realen: „Ist die ganze Arbeit um-

sonst gewesen?“, fragte sich deswegen die künstlerische Lei-

terin Ingrid Türk-Chlapek kurz vor dem unsicheren Auftakt 

1  Hervorgegangen aus einer Gastspielreihe der Stadt Klagenfurt, re-
alisiert die Kulturinitiative „Tanzamt Klagenfurt“ seit 2016 PELZVER-
KEHR in Kooperation mit dem „klagenfurter ensemble“ in der thea-
terHALLE11 sowie zunehmend auch an anderen Orten in der Stadt.34
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Pelzverkehr Festival 2020
in Klagenfurt / Celovec   
„Schwimmen unsere Felle davon?“
Wie man aus der Not eine Tugend macht
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Pelzverkehr Festival 2020
in Klagenfurt / Celovec   
„Schwimmen unsere Felle davon?“
Wie man aus der Not eine Tugend macht



und Verlauf des Festivals im September. Wenn uns ‚die Fel-

le davonschwimmen‘, bedeutet das zunächst, Hoffnungen 

schwinden sehen, entmutigt sein, einen Nachteil befürchten, 

seine genuinen Interessen gefährdet sehen. Rekurrierend 

auf globale Krisen (Klima, Flüchtlinge, Terrorgefahr, Rechts-

populismus) bekommt das Leitmotiv in pandemischen Zei-

ten so aber noch eine weitere Bedeutungsdimension – den 

Kontrollverlust.

Wie kann also ein Festival in pandemischen Zeiten aus-

sehen? Wie können die szenischen Künste in einer Zeit prä-

sentiert werden, in der wir keine (oder nur eingeschränkt) 

Galerie- oder Theaterräume, Museen, Kinos oder Festivals 

besuchen und als Publikum unterstützen können? Wie 

können wir physische Nähe herstellen, ohne uns dabei zu 

gefährden? Müssen wir auf digitale Formate ausweichen? 

Oder kann kuratorisches Denken auch offline ein soziales 

Miteinander, Austausch und Diskurs generieren? 

Während Großveranstaltungen den allwöchentlichen 

neuen Hygiene-Auflagen nicht standhalten und die stär-

ker international ausgerichteten Festivals aufgrund von 

Reisebeschränkungen absagen, verschieben oder auf di-

gitale Formate ausweichen müssen, war diese Alternative 

für Ingrid-Türk Chlapek keine Option. Zum einen fehlen die 

Ressourcen (personell, finanziell, strukturell), zum anderen 

setzt sie seit Anbeginn auf die lokale Szene (Kärnten-Bezug) 

und Kunstschaffende aus dem angrenzenden Alpen-Ad-

ria-Raum. Für die Kulturpolitik ist die künstlerische Positio-

nierung von Türk-Chlapek selbst nach fünf Jahren und der 

positiven Resonanz der lokalen Gäste immer noch schwer 

vermittelbar. „Das Korsett ist eng“, konstatiert sie.

Entgegen all diesen Bedenken und Einschränkungen 

schaffte es das Pelzverkehr Festival Ende September unter 

speziellen Sicherheitsvorkehrungen trotzdem, facettenreiche 

Arbeiten, Zugänge und Tanzstile (insgesamt 18 Veranstaltun-

gen) ohne große Zwischenfälle zur Aufführung zu bringen. 

Die kuratorische Verantwortung und das Engagement der 

Leitung, Künstler_innen aus Österreich, Slowenien und Itali-

en nach Klagenfurt zu holen – dadurch sowohl die Locals als 

auch die benachbarte Tanz- und Performanceszene in Kärn-

ten zu etablieren, zu vernetzen und nachhaltig zu stärken – 

war für die Kulturszene nicht nur eine enorme Bereicherung, 

sondern hat eine neue Dringlichkeit erhalten. Das Festival 

2020 wie geplant zu realisieren, ist nur von außen betrachtet 

ein mutiges Signal – präsent zu bleiben ist hier Überleben, 

so Ingrid Türk-Chlapek. Mehr denn je ist es zur Aufgabe ge-

worden, Stellung zu beziehen und Verantwortung zu über-

nehmen: „Die Künstler_innen sollen spielen“. Türk-Chlapek 

hat so nicht nur ein Zeichen zur eigenen Sichtbarkeit des 

jungen Tanz- und Performancefestivals Pelzverkehr gesetzt, 

sondern auch für die Kunstschaffenden, deren Status in der 

Pandemie noch prekärer wird. 

Übertragen wir den Leitgedanken in dieser Hinsicht nun, 

müssen wir uns alle im Kultur-  und Kunstbereich vielleicht 

aus den Pelzen befreien und unsere schützenden Felle 

davon schwimmen lassen; dabei zusehen, wie wir uns von 

Sicherheiten verabschieden. Vielleicht ist das die einzige 

Option, uns jetzt in Prozesse zu begeben, die noch nichts 

über ihren Ausgang verraten. Sich in das Offene hineinzu-

begeben bleibt sicherlich die größte Herausforderung, ge-

rade wenn es um die eigene Existenz geht. Doch die ‚anar-

chische Praxis‘ des Virus ist unvorhersehbar, zerstörerisch, 

verlangt nach Alternativen und Flexibilität, deren Ausmaß 

keine Grenzen gesetzt sind. Dabei lenkt es den Blick sowohl 

auf die institutionellen Rahmenbedingungen als auch auf 36
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die individuellen, kuratorischen Strategien von Akteur_innen 

und Künstler_innen im freien Feld. Nicht zuletzt fordert es 

neue Fördermodelle und -tools.

Unterbrechung und Störung – eigentümliche Strategien 

der künstlerischen Praxis – werden den szenischen Küns-

ten aber auch zum Verhängnis. Inmitten der abrupten 

Unterbrechungen (spielen wir, spielen wir nicht?) und tur-

bulenten, aber potenziell transformativen Veränderungen 

(wie sich neu erfinden?), die derzeit so viele fest verankerte 

Erwartungen, Einstellungen, Routinen, Überzeugungen und 

Verhaltensweisen in Frage stellen, bietet das Klagenfurter 

Festival da einen kleinen Lichtblick. Es geht um Verortungen, 

Nachhaltigkeit und um die Selbstreflexion der Institutionen. 

Somit kann das Pelzverkehr Festival auch zukunftsweisend 

und anregend für die größeren Festivalformate sein. Eine 

Wertschätzung seitens der Kulturpolitik wäre hier mehr als 

wünschenswert. 

Eines scheint jedoch jetzt schon sicher: Die Pandemie 

wird langfristig die Art und Weise verändern, wie wir sze-

nische Kunst kuratieren, produzieren und wahrnehmen. 

Kunstschaffende allerorts haben bereits begonnen, neue 

Verschiebungen und Mechanismen zu beleuchten und die 

Misserfolge von politischer Führung, Diskurs und Gesell-

schaft zu dokumentieren. Zusehen, wie etwas schiefläuft, 

(gefühlt) ohne Handlungsmacht und Einflussnahme, um die 

Situation zu retten, ist befremdlich, aber auch eine Chan-

ce für eine Evaluierung. Auch der/die Kurator_in2 als „Zwi-

schenspieler, der als richtungsweisendes Gelenk zwischen 

2 Das generische Maskulin wurde vom Zitat übernommen, meint 
selbstverständlich auch Kuratorinnen. 

  Johanna Hörmann  

Künstlern, Institutionen, Politik und Öffentlichkeit agiert“, wie 

es Esther Boldt treffend formulierte, steht hier in Verantwor-

tung. Nicht zufällig bezeichnet das lateinische curare für et-

was zu sorgen oder verschiedene Arten des Sorge-Tragens.

Es ist also wichtiger denn je, in Verbindung zu bleiben und 

über gesellschaftliche Themen nachzudenken. So resümiert 

das beispielhafte Festival Pelzverkehr zurecht auch wider-

spenstig: „Schwimmen unsere Felle davon? Mitnichten und 

wenn doch, so treiben sie inmitten eines kreativen Biotops“.

Hinweis: Das Pelzverkehr Festival 2020 
fand vom 19. bis 26. September 2020 statt.	  
www.festivalpelzverkehr.at
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ON THE EDGE   
festival für experimentelle zirkuskunst 
in Kooperation mit WUK - performing arts
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ON THE EDGE   
festival für experimentelle zirkuskunst 
in Kooperation mit WUK - performing arts

Es ist Ende Oktober, noch 3 Wochen bis 

zum Festivalstart. Aber anstatt des „Fein-

schliffs“ und inhaltlicher Arbeit dominie-

ren die Themen Reisebeschränkungen, 

Quarantäne und Pläne B, C und D. Wie 

viele Kolleg_innen in der freien Szene 

sind auch wir müde geworden nach ei-

nem Jahr mit bis dato diversen B-Plänen 

und Absagen. Absagen mussten wir be-

reits den Großteil des Rahmenprogramms 

(Workshops, Installationen, Ausstellun-

gen, etc.) sowie eine komplette Perfor-

mance aufgrund der dafür essentiellen 

Partizipation des Publikums. So weit, so 

entmutigend. Aufgeben ist allerdings 

auch keine Option, gibt es doch schließ-

lich eine große Motivation: das erste 

Festival für experimentelle Zirkuskunst 

in Wien auszurichten!

EXTREMESYMBIOSIS Acrobalance © Michiel Devijver 39
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Der Plan: Vom 14. bis 21.11.2020 soll es insgesamt 10 Performances, na-

tional wie international, zu sehen geben, darunter fünf österreichische 

Uraufführungen. Daneben haben wir mit „LE MANEGE“ ein speziell für 

das Festival entwickeltes Residenz-Format entwickelt, welches Wiener 

Zirkuskünstler_innen die Möglichkeit zum Experimentieren geben 

soll. Alle eingeladenen Performer_innen eint, dass sie ihre Kunst in-

nerhalb eines recht weit gefassten Theaterbegriffs verstehen und die 

zirzensische Praxis dabei radikal neu verhandeln. Eine abschließende 

Definition davon kann und muss es nicht geben – sind die künstle-

rischen Positionen und Ästhetiken doch so divers wie vielschichtig. 

Dieser Vielschichtigkeit einen Raum zu bieten war Ausgangspunkt 

und Motivation für ein eigenes Festival. Gemeinsam mit WUK – perfor-

ming arts wurde dieser Raum zum ersten Mal Anfang 2019 geöffnet, 

im Rahmen des Pilotprojekts „Performance-Schwerpunkt Zeitgenös-

sischer Zirkus“ mit insgesamt vier Kreationen, Ausstellungen und Pu-

blikumsgesprächen. Dass es weitergehen sollte, war innerhalb des 

Teams schnell beschlossene Sache. Selbsterklärtes Ziel ist ein jährlich 

stattfindendes Festival, um die Zirkuskunst als fixen Bestandteil der 

hiesigen Kulturszene zu verankern.

Dass ein Festival aber auch von einer besonderen Bandbreite an 

Formaten lebt, das soll dabei vor allem mit dem Residenzprojekt „LE 

MANEGE“ gezeigt werden: Hierfür laden wir vier Wiener Zirkuskünst-

ler_innen ein, vorhandenes oder neu entdecktes choreographisches 

Material hinsichtlich einer Raumverschiebung zu untersuchen und 

die Rechercheergebnisse am ersten Festivalwochenende zu präsen-

tieren. Das Öffnen solcher „Experimentierräume“ ist essentiell für die 

Unterstützung der lokalen Szene und bietet vier Performances zwi-

schen Jonglage, Magie Nouvelle (eine Weiterentwicklung der Ma-

gie-Kunst), Theater und Schlappseil-Akrobatik eine Möglichkeit zur 

Entfaltung.

Das Festival soll mit einem solchen Programm ein möglichst brei-

tes Feld an moderner, experimenteller Zirkuskunst zeigen, Diskurse 

eröffnen, bestärken und Künstler_innen in ihren Positionen beglei-

ten und unterstützen. Somit verstehen wir Kuratieren nicht nur als 

reines Auswählen von Stücken, sondern auch als Ermöglichung von 

künstlerischen Visionen und Räumen. 

Gleichzeitig ist dieses Räume-Öffnen aber immer auch politisch 

gedacht: Ein Bewusstsein für eine gerechte Geschlechterverteilung, 

reflektierte Inhalte, Fair-Pay auf, unter und hinter der Bühne und eine 

Kommunikation auf Augenhöhe zwischen allen Beteiligten verstehen 

sich somit von selbst. 

Doch die gerechte Bezahlung aller Mitwirkenden kann in den 

nächsten Jahren nur gelingen, wenn es eine strukturelle Förderung 

geben wird. Momentan speist sich noch fast das gesamte Festivalbud-

get aus einem Mix an Projektförderungen, was den administrativen 

Aufwand extrem verkompliziert und langfristig nicht zu stemmen ist.

Um die Langfristigkeit und unsere Motivation jedoch zu unter-

streichen, haben wir jetzt schon beschlossen, mit der Nummer 10 zu 

starten und dann jährlich runterzuzählen: Ein Versprechen (lange) 

zu bleiben! © THERE THERE COMPANY
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www.ontheedge.at

www.kreativkultur.org

Foto links: 

SURFACE, Familiar Faces

© Milan Szypura

Foto rechts unten: 

MOBILE, Jörg Müller 

© Alejandra Barragán

Foto rechts oben: 

EXTREMESYMBIOSIS, Acrobalance 

© Arts printing house



Nun, einige Wochen später, wir haben Anfang 

November und einen neuerlichen Lockdown 

vor uns. Die Absage des Festivals ist damit be-

schlossene Sache, einzig das Residenzprojekt 

LE MANEGE wird noch intern stattfinden und 

als Videodokumentation festgehalten. Aus 

Überzeugung und um mit gutem Beispiel 

voranzugehen, zahlen wir aber trotzdem alle 

Beteiligten zu 100 % aus und werden versu-

chen, möglichst viele Positionen 2021 zu zei-

gen, wenn der Zirkus vom 01. bis zum 14.11. 

wieder seine experimentelle Seite zeigen darf.
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  Arne Mannott  

ist Künstler und hat gemeinsam mit Elena 

Lydia Kreusch, Esther Holland-Merten und 

Ulli Koch das Festival konzipiert. 

Foto links: 

SURFACE, Familiar Faces

© Milan Szypura

Foto rechts unten: 

MOBILE, Jörg Müller 

© Alejandra Barragán

Foto rechts oben: 

EXTREMESYMBIOSIS, Acrobalance 

© Arts printing house



Zwischen dem 20. Februar und 14. März 2021 lädt das 

Toihaus Theater Salzburg zum achten internationalen 

Theaterfestival BimBam für Klein(st)kinder, ein Theater-

festival für die Klein(st)en und somit ein Theater für die 

ganze Familie, für alle und viele, intergenerativ und offen. 

„Uns ist es nach der ungewollten Stille im Theater während 

des Shut-Downs ein besonderes Anliegen, 2021 einmal mehr 

ein Festival für Klein(st)kinder auszurichten. Denn Kinder ge-

hören zu den ‚großen‘ Verlierern im Lockdown. Lange gab 

es keine Möglichkeit im Theater den Horizont zu weiten und 

zu staunen, vermittelt sich die Magie des Theaters doch vor 

allem im Live-Erlebnis! Genau jetzt sind Fantasie, Improvisa-

tionsvermögen, Sensibilität und offene Sinne mehr denn je 

gefragt“, so die künstlerische Leiterin des BimBam-Festivals 

Katharina Schrott.

Gezeigt werden um die 50 Kindertheatervorstellungen 

an verschiedenen Salzburger Spielstätten, im Land Salzburg, 

in der Steiermark und in Oberösterreich. Aus Frankreich, 

Deutschland und Österreich sind Theatergruppen mit ih-

ren preisgekrönten und besonderen Stücken zu Gast. Das 

Toihaus Theater zeigt im Rahmen des Festivals fünf Eigen-

produktionen.

„BimBam 2021 ist unter sehr ungewöhnlichen Rahmen-

bedingungen entstanden. Deshalb wurde das Festival so 

programmiert, dass die Kompanien länger vor Ort bleiben 

und auch öfter spielen, als dies bei den vorangegangenen 

BimBam-Festivals der Fall war“, berichtet Katharina Schrott 

über ihre Planungsarbeit.

Das Toihaus Theater ist seit Jahren Vorreiterin im Theater 

für die Allerkleinsten.

Gespielt wird im Toihaus Theater, erstmals im Museum der 

Moderne Salzburg und in der ARGEkultur und bei bewähr-

ten Partner_innen wie dem Spielzeugmuseum oder der 

SZENE in der Stadt Salzburg. Im Land Salzburg ist BimBam 

im Kunsthaus Nexus, in der kunstbox in Seekirchen, bei der 

Lungauer Kulturvereinigung Tamsweg, bei der Kulturplatt-

form St. Johann und in St. Gilgen zu Gast. In Oberösterreich 

stehen Vorstellungen bei der Kulturplattform Bad Ischl am 

Programm. 

Erstmalig im Rahmen des BimBam-Festivals veranstaltet 

das Toihaus am 23. Februar 2021 einen Professionals Day: 

Zeitlich und räumlich kompakt werden einem Fachpublikum 

ausgewählte Toihaus-Produktionen präsentiert. Ein „Round 

Table“ zu verschiedenen Themen intergenerativer Theater-

arbeit wird Einblick in die Produktionsarbeit und Kunst- und 

Kulturvermittlung des Toihaus Theaters geben, sowie einen 

idealen Rahmen für Austausch und Networking bieten.

BimBam, BimBam 
… wir kommen! 
8. Internationales BimBam 

Festival für Klein(st)kinder  
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https://toihaus.kupfticket.at/

Infos: www.toihaus.at/bimbam

Tel.: 0662 / 87 44 39- 0

Ermäßigungen: Familienpass, Freizeitpass BGL, 

S-Pass, Jugendcard BGL, Ö1-Club, SN-Card, Seni-

or_innen, SAV-Amateurtheater Verband Salzburg, 

Kulturpass.

Änderungen vorbehalten! Aktuelle Vorstellungs- 

und Termininformationen sind jeweils auf der 

Website einzusehen.



© Ela Grieshaber



Von 11. bis 13. November veranstaltete nachtkritik.de in 
Kooperation mit dem Literaturforum im Brecht-Haus 
Berlin und der Heinrich Böll Stiftung drei Abende lang 
die Online-Konferenz Das Postpandemische Theater mit 
Video-Impulsen und Diskussionen über die Auswirkun-
gen der Corona-Pandemie auf das Theater.

Der Philosoph, Literaturwissenschaftler und politische 

Theoretiker Armen Avanessian definierte in seiner Eröff-

nungs-Keynote das „Postpandemische“ als einen Zustand 

des Pandemischen, der uns bis auf Weiteres begleiten wird. 

In Bezug auf die Theater als Orte der Versammlung warf 

er die Frage nach Alternativen zum Konzept der Präsenz in 

den Raum, etwa durch hybride (netzorientierte) Modelle der 

Vergemeinschaftung. In der anschließenden Diskussion zum 

Thema Die Krise der Versammlung ging es unter anderem 

um die Problematik der Sichtbarkeit, auf die speziell die Freie 

Szene angewiesen ist, und die Frage, ob diese im Digitalen 

verloren gehe. Bettina Milz, Referatsleiterin für Theater und 

Tanz am Ministerium für Kunst und Kultur Nordrhein-West-

falen, beschrieb die Stimmung der Freien Szene dabei als 

oszillierend zwischen Depression und Mut. Sie glaube aber 

an digitale Hybridformate und wies darauf hin, dass gera-

de die Freie Szene schnell auf Veränderungen reagiere und 

neue Impulse aufnehme.

Immer wieder wurde im Verlauf der drei Abende darauf 

hingewiesen, dass sich das Analoge und das Digitale nicht in 

einem Entweder-Oder-Verhältnis befinden. So wurden unter 

dem Titel Pandemische Räume am zweiten Abend Projekte 

vorgestellt, die sich darum bemühten, Theaterräume sicher 

und damit bespielbar zu machen. Der Architekt Benjamin 

Foerster-Baldenius hatte beispielsweise einen Lehmbau im 

Frankfurter Mousonturm entworfen, wo man die Pandemie 

vergessen könne; eine Studierendengruppe von Janina Au-

dick, Professorin für Bühnenraum an der UdK Berlin, wid-

mete sich dahingegen einer ganzheitlichen Umgestaltung 

des Berliner HAU 1. 

Auch aus technischer Sicht wurde die Sicherheit von 

Theaterräumen diskutiert. Wesko Rohde aus dem Vorstand 

der Deutschen Theatertechnischen Gesellschaft verwies be-

zugnehmend auf eine Forderung, die großen Häuser für die 

Freie Szene zu öffnen, auf das Programm „Neustart Kultur“, 

durch das Veranstalter_innen bei der haustechnischen Aus-

stattung Ihrer Räumlichkeiten im Hinblick auf die Verringe-

rung der Ansteckungsgefahr beraten und gefördert werden. 

Dass diese Unterstützung für Freie Gruppen ohne eigenen 

Spielort keine Möglichkeit darstelle, wurde zwar von der Mo-

deratorin Elena Philipp erwähnt, in der Debatte dann aber 

nicht mehr weiter behandelt.

Der letzte Abend der Konferenz unter dem Motto Theater 

der Zukunft suchte nach aktiven Gestaltungsmöglichkeiten 

der notwendigen Veränderungen. Hier wurden nochmals 

durchaus optimistische Perspektiven auf das Thema Hybri-

disierung vermittelt. Tina Lorenz, Projektleiterin für Digitale 

Entwicklung am Staatstheater Augsburg, wünschte sich eine 

Debatte um die Frage, wo wir Öffentlichkeit sehen, wie eine 

neue Form der Öffentlichkeit aussehen kann, und erzählte 

von einem Projekt, in dem per Watch Party auf Twitch ganz 

neue Publikumsgruppen erreicht wurden. Frank Hentschker, 

Künstlerischer Leiter des Martin E. Segal Theatre Centers in 

New York, wo die Hilfsprogramme längst nicht so gut auf-

gestellt sind wie in Europa und wo die Pandemie für einen 

großen Teil der Künstler_innen eine existentielle Bedrohung 

darstellt, sprach unterdessen von der neuen Erfahrung, dass 

der digitale Raum doch real ist. Derweil wurde von Matthias 

Lilienthal, Dramaturg und ehemaliger Intendant der Münch-

ner Kammerspiele, auf die mitunter massiv höhere und 

Rückschau Online-Konferenz: 

Das Postpandemische Theater
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Die Online-Konferenz und die 
Video-Impulse können hier 
nachgeschaut werden:

https://nachtkritik.de/index.
php?option=com_content&-
view=article&id=18833:nachtkri-
tikstream-online-konferenz&ca-
tid=1517&Itemid=100416

  Teresa Simon  

globalere Reichweite verwiesen, die bei der Ausstrah-

lung aufgezeichneter Aufführungen erreicht wird. 

Zum Abschluss der Diskussion rückte noch ein-

mal ein Thema in den Fokus, das an allen drei Aben-

den immer wieder Erwähnung fand: Die Pandemie 

als Warnung, dass wir unsere Lebensweise zu einer 

ökologisch-nachhaltigen hin verändern müssen. Viel-

leicht ist darum nicht die entscheidende Frage, ob die 

Zukunft des Theaters digital ist, sondern: Was kann 

das Theater leisten, um den Menschen zu vermitteln, 

dass wir uns ändern müssen und dass das okay ist?

Rückschau Online-Konferenz: 

Das Postpandemische Theater



Spezialisiert  auf 

Künstler  und  Kreative!

JUNIA Wirtschaftstreuhand Steuerberatungs KG
Hofstraße 18/4, 2361 Laxenburg

Neusiedlerstraße 50, 2340 Mödling

 Tel.: +43 2236 328166 (Laxenburg)
 Tel.: +43 664 1562113 (Mödling)

office@junia.at

www.junia.at
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# artistsof instagram  

1Social Media Report 2020 © artworx
2https://www.bloomberg.com/news/articles/2020-02-04/
instagram-generates-more-than-a-quarter-of-facebook-s-sales

Künstler_innen, Kommunikationsabteilungen – und ja: 

auch die guten alten Theater werden früher oder später 

mit dem Phänomen Instagram konfrontiert. Für Digital 

Natives ist die mobile Reizüberflutung eher Freizeitbe-

schäftigung als Herausforderung – für Generation X je-

doch zuweilen ein Rätsel. Das Grundprinzip ist einfach: 

Instagram macht durch ein Belohnungssystem abhängig; 

Inhalt ist gut, wenn er Emotionen auslöst und Follower 

möchten sich von Beiträgen bereichert fühlen.

Wer sich in der Endlosschleife seines_ihres Feeds zwi-

schen Digital Creators, Cat Content und neuerdings auch 

noch Reels fühlt, als wäre die eigene Selbstdarstellung 

dem Willen eines undurchschaubaren Algorithmus ausge-

liefert, dem_der sei hier gezeigt, wie man Insights in die 

Tiefen der schnelllebigen App gewinnt. Denn wenn man 

Instagram versteht, kann man ohne zusätzlichen Kosten-

aufwand eine riesige Reichweite schaffen. 

Warum Instagram?
Instagram ist mit weltweit über eine Milliarde Nutzer_in-

nen und ca. 2,4 Mio. aktiven Nutzer_innen in Österreich, von 

denen 62 % zwischen 18 und 35 Jahren  alt sind, bei den 

Social Media Plattformen ganz vorne dabei – was sich nicht 

zuletzt im Absatz zeigt: Der Plattform Bloomberg nach hat 

Instagram 2019 netto 20 Milliarden US-Dollar durch Werbe-

einnahmen erwirtschaftet, was ein Viertel vom Gesamtum-

satz des Mutterkonzerns Facebook ausmacht.2

Dieser Erfolg lässt sich zunächst damit erklären, dass 

Instagram anbietet, sich mit anderen Menschen durch das 

Teilen von Bildern und Videos zu vernetzen und soziale In-

teraktionen ins Digitale zu übertragen – und das kostenlos. 

Damit führt Instagram die Erfolgsgeschichte Facebooks fort, 

das schon 2004 das Prinzip des Social Sharings für sich be-

ansprucht hat. Durch den Fokus auf visuelle Eindrücke löst 

Instagram jedoch mehr unmittelbares Feedback bei Nut-

zer_innen aus als reine Textdienste und ist deswegen auch 

erfolgreicher als z. B. Twitter. Durch die hauptsächlich mobile 

Nutzung mittels App hat man zudem den Vorteil, direkt im 

Privatleben der Menschen den eigenen Content anzuzeigen. 

Was sind meine Ziele?
•  Kund_innen- / Zuschauer_innenbindung

•  Networking

•  Markenaufbau

•  Information (Produkte, Kurse, Ankündigung von Stücken...)

•  Sales (Ticketverkauf, Kursbuchungen...)

•  ...

Um ein klares Profil zu erstellen, ist es wichtig, alles, was nicht 

diesem Ziel entspricht, wegzulassen. Der erste Blick muss 

genügen, denn die Aufmerksamkeitsspanne auf dieser vi-

suellen Plattform ist wegen des großen Angebots sehr kurz.

Wen will ich erreichen?
•  Publikum, Besucher_innen, potentielle 

   Workshopteilnehmer_innen

•  Arbeitgeber_innen, Caster_innen, Agenturen

•  Peers

•  ...

Wenn ihr eure Zielgruppe definiert habt, geht es darum, die 

konkreten Bedürfnisse dieser herauszufinden. Nutzer_innen 

werden euch auf Instagram nur folgen, wenn sie aus eurem 

Content einen Nutzen ziehen können. Das muss nichts Welt-

bewegendes sein, sondern kann zum Beispiel einfach eine 

Inspiration (Stichwort Reiseblog!) oder ein Thema sein, mit 

dem sich die Zielgruppe identifizieren kann. 
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1.   Unmissverständlicher Benutzername

2.   Aussagekräftiges Profilbild oder Logo

3.   Profilname: Vor- u. Nachname, 

       Theatergruppenname, etc. / evtl. „Schauspieler_in“

4.  Einfache Domain der Website

5.  Link in Bio

6.  Story-Highlights mit klaren Namen

7.   Art des Profils (Business, Creator)

8.  Kurze Beschreibung wer oder was man ist, 

      kann auch ein kurzes Statement oder eine 

      Lebens-/Arbeitsphilosophie sein

9.  Adresse

10. Kontaktmöglichkeit (E-Mail, Tel.)

1

2

3

4 5
8

10

9

7

6

Warum sollte man mir folgen?
•  Wie kann ich die Bedürfnisse meiner 

    Zielgruppe befriedigen?

•  Was ist meine Arbeitsphilosophie?

•  Wer bin ich und was kann ich?

•  Was zeichnet mich aus?

Die perfekte Bio
Nutzer_innen sollten sich schnell auf eurem Profil zurecht-

finden können. Der erste Anhaltspunkt dafür ist, eine klare 

Bio zu formulieren.

Mittlerweile gibt es auch die Möglichkeit, andere Profile in 

der eigenen Bio zu markieren. So können potentielle Follo-

wer gleich mit euch verbundene Accounts besuchen, zum 

Beispiel den Account eines eurer weiteren Projekte oder 

eurer Organisation.

Businessprofil und Insights
Business- oder Creatorprofil?
Wenn ihr Instagram professionell nutzen wollt, solltet ihr 

euch für ein Business- oder Creatorprofil entscheiden. Das 

Businessprofil setzt eine zugehörige Facebookseite voraus, 

mit der man das Instagramprofil verbindet. Das Creatorprofil 

braucht keine Facebookseite und ist somit am besten für 

Einzelpersonen geeignet. 
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Insights
Vorteile eines Business- oder Creatorprofils sind u. a. die er-

weiterten Kontaktangaben, die Möglichkeit, Werbung zu 

schalten – UND: die Insights. Mit den Insights könnt ihr Mo-

nitoring betreiben, d. h. ihr bekommt von Instagram einen 

aufbereiteten Überblick über eine Menge Daten zu euren 

Beiträgen, Stories und dem Profil, z. B: Reichweite, Anzahl an 

Likes, Kommentaren, Interaktionen, neuen und beendeten 

Abonnements etc. 

Link in Bio
Auf Instagram solltet ihr so oft wie möglich auf eure Website 

verlinken, damit sich die Follower mehr Informationen ein-

holen können und sich länger mit eurem Content auseinan-

dersetzen. Leider unterstützt Instagram unter den Beiträgen 

keine anklickbaren Links. Alles was über eine einfache Link- 

erstellung hinausgeht, wie z. B. www.freietheater.at, sollte 

man deshalb in den Captions (siehe Captions) vermeiden.

In eure Bio könnt ihr nur einen einzigen Link einfügen. 

Es gibt verschiedene Programme bzw. Apps, mit denen man 

sich einen eigenen Link kreieren kann, um dieses Problem zu 

umgehen. Nützlich sind hier lnk.bio, linktr.ee und der über 

das Social Media Tool Later generierte persönliche Link in Bio. 

Captions
Die Caption ist der Text, der unter dem Bildbeitrag steht. 

Früher hieß es: Je kürzer die Caption, desto besser. Mitt-

lerweile hat man herausgefunden, dass auch lange Texte 

nicht verkehrt sind, denn je länger ein Follower liest, desto 

• Text strukturieren (Absätze machen!)

• Emojis verwenden (jedoch nicht zu viele!)

• Eine Frage stellen / Markieren anderer Accounts anregen   	

  (z. B.: „Mit wem seht ihr euch unser neues Stück an?“)

• Einen (oder mehrere) eigene Hashtags verwenden

• Lösungen für Probleme anbieten 

  (besonders bei Produktverkauf)

• Speichern des Beitrags anregen (Speichern = Super-Like)

Hashtags
Ein Hashtag, mit dem das #-Zeichen selbst mittlerweile 

benannt wird, markiert euren Beitrag mit entsprechenden 

Keywords. Man kann bis zu 30 Hashtags verwenden. Das hilft 

Instagram, euren Content besser zu kategorisieren und über 

die „Entdecken“-Seite Profile mit passenden Interessen an-

zuzeigen, aber auch die Nutzer_innen selbst können euch 

über die Hashtags finden. Inzwischen kann man auch den 

Hashtags selbst folgen. 

länger bleibt er_sie auch auf der Plattform. Der Algorithmus 

von Instagram „pusht“ diejenigen Beiträge und Profile, die 

Nutzer_innen dazu bringen, möglichst lange in der App zu 

verbleiben.

Interaktion anregen
Erfolgreiche Captions lösen bei Nutzer_innen besonders zwei 

Dinge aus: Identifikation und Interaktion. Hier sind einige 

Tipps für interaktionsanregende Captions:
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Personen markieren und Ortsangabe
Beiträge mit Ortsangaben bekommen mehr Likes. Nutzer_

innen wollen wissen, wo man sich befindet, um den Inhalt als 

relevant einzustufen. Ein_e Theaterbegeisterte_r aus Bregenz 

wird wahrscheinlich nicht für ein einzelnes Theaterstück 

nach Wien fahren, jemand aus Wien und Umgebung das 

Theater jedoch durchaus besuchen. 

Personen zu markieren dient entweder dazu, dem_der 

Fotograf_in Credits zu geben, oder auf dem Foto vorkom-

mende oder mit dem Beitrag in Zusammenhang stehen-

de Personen zu erwähnen. Wenn man ein anderes Profil 

verlinkt, scheint der eigene Beitrag im Profil der verlinkten 

Person unter den markierten Bildern auf, über die wiederum 

neue Interessierte auf das eigene Profil stoßen können.  

Bilder: Qualität vor Quantität
Das Visuelle liegt in der Natur von Instagram. Deswegen sind 

qualitative und gut durchdachte Bilder das A und O für einen 

professionellen Auftritt. Grundsätzlich gilt: Bilder, auf denen 

Menschen zu sehen sind, bekommen bis zu 70 % mehr Likes. 

Das gilt jedoch nicht, wenn zu viele Menschen zu sehen sind, 

z. B. auf Gruppenfotos. 

• Wenn etwas gut funktioniert, dann mehr davon

• Wenn etwas nicht gut funktioniert, dann analysieren 

  warum nicht

• Bilder mit Personen und Ortsangaben bekommen 

  mehr Likes

• Zu viele Menschen haben den gegenteiligen Effekt

• Am besten drei Elemente pro Bild  

• Einheitliche Farben und Filter verwenden

• Text entweder in der Caption oder ein Sujet 

• Abwechslung im Profil

• Keine Collagen, stattdessen Galeriefunktion verwenden  

• Hochkantfotos: Nutzt den größtmöglichen Platz für euch 

(max. Format: 4:5)• Für Sujets das quadratisches Format 

benutzen, 

• Für Sujets das quadratische Format benutzen, damit in 

  der Vorschau die Schrift nicht abgeschnitten wird
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No-Filter war gestern
Fotofilter sind aus Instagram nicht wegzudenken. Dabei 

geht es um die nachträgliche Verbesserung von Lichtverhält-

nissen oder auch um das Erstellen eines bestimmten Farb-

schemas. Es empfiehlt sich, möglichst wenige und gleiche 

Filter zu verwenden, um das Profil einheitlich zu gestallten. 

Im Folgenden findet ihr einige Programme und Apps, die 

euch dabei helfen können:

• Filter von Instagram

• Lightroom (hier kann man auch eigene Filter 

  erstellen oder von anderen welche kaufen, 

  sogenannte Presets)

• Photoshop und Photoshop Fix

• Snapseed

• LD

• VSCO

• Picsart

• Canva (für Sujets)

Stories und Highlights
Stories sind Beiträge, die nur 24h sichtbar sind. Instagram 

hat damit das Prinzip von Snapchat übernommen. Ihr findet 

die Stories in der Leiste ganz oben im Feed. Ein Video in der 

Story kann maximal 15 Sekunden lang sein, ihr könnt aber 

auch einfach mehrere hintereinander posten. 

Grundsätzlich gilt: Nutzt alle Funktionen, die die Stories 

bieten. Das können Sticker, Umfragen, Hashtags, Markie-

rungen usw. sein. Solltet ihr in eurer Story sprechen, benutzt 

entweder Untertitel oder fügt einen kurzen Text ein, in dem 

ihr zusammenfasst, was ihr sagt. So können sie auch ange-

schaut werden, wenn der Ton – z. B. in der U-Bahn – gerade 

nicht abgespielt werden kann. Wenn ihr jemanden in der 

Story markiert, der_die zu sehen ist oder damit in Verbin-

dung steht, bekommt der_diejenige die Möglichkeit eure 

Story in der eigenen Story zu teilen. So werden die Follower 

des_der Markierten auf euer Profil aufmerksam. 

Highlights sind Stories, die unter einem passenden Über-

begriff gespeichert wurden und somit länger als 24h angese-

hen werden können. Sie scheinen im Profil unter der Bio auf. 

Die besten Stories können hier gesammelt werden, damit 

neue und potentielle Follower einen Eindruck bekommen 

können, welchen Content sie von dem Profil zu erwarten 

haben. Die Highlights kann man mit einem Cover verzieren, 

das man z. B. mit einer App wie HighlightsCover oder Canva 

erstellen kann. Auch hier sollte man in den Filtern einheitlich 

bleiben. 
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  Winona Bach  

Social Media Verantwortliche der IGFT

Eigenen Beitrag in der Story posten 
Es gibt die Möglichkeit, Beiträge aus dem Feed in den Stories 

zu posten. Das macht man vor allem mit fremden Beiträgen, 

die einem gut gefallen – man kann aber auch den eigenen 

Beitrag in der eigenen Story teilen. Mit diesem Trick könnt 

ihr umgehen, dass der Algorithmus euren Beitrag nicht al-

len Followern zeigt. Eure Story scheint jederzeit oben in der 

Leiste über dem Feed auf. So können noch ein paar mehr 

Follower auf euren Beitrag aufmerksam gemacht werden.

Videos und Reels
Seitdem auch Videos gepostet werden können, erfreuen sie 

sich größter Beliebtheit. Neben einfachen Videos, die zwi-

schen 3 und 60 Sekunden lang sein können, gibt es auch 

die Möglichkeit, sogenannte IGTV-Videos zu erstellen. Die-

se können für mobile Nutzer_innen bis zu 15 Minuten lang 

sein. Die optimale Länge liegt bei etwa einer Minute. Wie auf 

Facebook kann man auch Live-Videos posten, die maximal 

eine Stunde lang sein können. 

Reels

Reels ist eine Funktion, die erst vor Kurzem hinzugefügt wur-

de. Instagram hat damit das Prinzip der App TikTok kopiert. 

Man kann sie auf der „Entdecken“-Seite finden oder im ei-

genen Feed. Eigene Reels können entweder im normalen 

Profil gepostet werden oder in einem Extrateil, der sich in der 

oberen Leiste neben den markierten Fotos befindet.

Um ein Reel zu erstellen, einfach auf das Kamerasymbol 

oben links im Profil klicken. Es stehen euch alle Effekte, die 

es auch in den Stories gibt, zur Verfügung sowie eine große 

Auswahl an Musik. Der Vorteil von Reels ist, dass sie auf der 

“Entdecken”-Seite auch fremden Nutzer_innen vorgespielt 

werden können.  

 

Dos and Don‘ts
Zum Abschluss noch eine Liste mit den wichtigsten Dos and 

Don‘ts:

Folgt uns auf Social Media:

Facebook: IG Freie Theaterarbeit
Facebook Gruppe: IGFT Mitglieder Community
Instagram: @ig_freietheaterarbeit
Twitter: @ig_theater
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www.argekultur.at

Dos

•	Persönlichkeit vermitteln 

•	Regelmäßig posten 

•	Qualitative und klare Bilder erstellen

•	Abwechslungsreichen Content erstellen

•	Informationen aktuell halten und 

evtl. alte Bilder löschen

•	Mit anderen interagieren und gegenseitig supporten 

(kommentieren, liken, folgen, Nachrichten 

schreiben, auf Stories reagieren, teilen)

•	Promifaktor nutzen

•	Werbung kennzeichnen, auch wenn 

kein Werbevertrag besteht 

•	evtl. „unaufgeforderte/unbezahlte Werbung“

•	 #werbung oder #ad reicht nicht

Dont’s

•	Beruflich und privat vermischen 

•	evtl. zwei getrennte Profile anlegen

•	Urheberrecht verletzen: fremde Fotos ohne Erlaubnis 

oder ohne Copyrightnachweis verwenden

•	vertrauliche Informationen veröffentlichen

•	unreflektierte Meinungsäußerung, 

unbegründete Kritik, Gerüchte verbreiten

•	strafbare Handlungen (Beleidigungen, üble 

Nachrede, Verleumdung, Drohung, Verfolgung etc.)  

•	Gesetze gelten auch im Internet



Transparenz und Haftung für die 

Inhalte unserer gift-Ausgaben sind 

ein integraler Bestandteil unserer 

Redaktionsarbeit. Bei der Fülle an 

Texten, Themen und Autor_innen 

kann es allerdings vorkommen, 

dass manche Darstellungen noch 

einmal einer Richtigstellung be-

dürfen. Um auch weiterhin für 

einen verantwortungsbewussten 

Journalismus einstehen zu kön-

nen, nutzen wir die Rubrik Errata, 

um mögliche Fehldarstellungen zu 

korrigieren.

Appendix zum Artikel „Adieu, Herr 

Intendant, oder: So männlich ist 

das Theater in Kärnten“ von Ute 

Liepold 

So akribisch mein übriger Text re-

cherchiert ist, ein Satz ist es nicht. 

Die Programmierung des Villacher 

Co-Festivals ist bei genauerem Hin-

sehen (ausgenommen das Film-

segment) im Hinblick auf die Ge-

schlechtergerechtigkeit tadellos. Die 

Behauptung, dass dem nicht so sei, 

ist einem Missverständnis geschul-

det und falsch. Ich freue mich sehr, 

dass das Co-Festival durch seinen 

hohen Frauenanteil auffällt. 

Ute Liepold 

Appendix zum Artikel Porträt über 

Liquid Loft von Uwe Mattheiß

In der Aufzählung der Gründungs-

mitglieder wurde ohne Absicht des 

Autors Thomas Jelinek übergangen. 

An dieser Stelle sei deswegen rich-

tiggestellt, dass Liquid Loft ein Pro-

jekt ist, das gemeinsam von Chris 

Haring, Andreas Berger, Stephanie 

Cummings und Thomas Jelinek in-

itiiert wurde. 

Errata Premieren 1-3/2021

TBA
TON 
– PERFORMANCE 
IN A CIRCLE
TEMPO TEMPI
Termine und Infos: toihaus.at

08.01 .2021

Fr. 

LA PIRATA 
- Performance 
mit Livemusik 6+
Gruppe: TWOF2 + 
dascollectiv
Regie: Maria 
Spanring
Ort: Dschungel Wien
dschungelwien.at 

08.01 .2021

Fr. 

ERÖFFNUNG 
SCHWECHATER 
SATIREFESTIVAL 2021: 
BIERLOS AM 
BAHNHOF
Veranstalter*in: Theater 
Forum Schwechat
Kabarettduo: 
Manuela Seidl 
& Marius Schiener
Ort: Theater Forum 
Schwechat
satirefestival.at

 08 .01 .2021

Fr. 

AyH
Von: Alex Franz 
Zehetbauer
Ort: Studio brut, Wien
alexfranzzehetbauer.com, 

brut-wien.at

11 .01 .2021

Mo.

DIE INSEL 
- Multimediale 
Tanzperformance 10+
Gruppe: 
Company Two in One
Choreografie: Ákos Hargitay 
in Zusammenarbeit 
mit den Performer*innen 
Elda Gallo, 
Łukasz Czapski
Ort: Dschungel Wien
dschungelwien.at

12 .01 .2021

Di.

THE MILKY WAY 
- Immersive 
Tanzinstallation 0,5+
Gruppe: VRUM 
Performing Arts Collective
Von und mit: 
Sanja Tropp Frühwald, Gat 
Goodovitch, Till Frühwald
Ort: Dschungel Wien
dschungelwien.at

14 .1 .2021 

Do.

MUTHASE 5+
Von: Theater Bredouillle
Ort: FRida & freD, 
Kindermuseum, Graz
fridaundfred.at

18 .01 .2021

Mo.

TIGERMILCH 
- Schauspiel 14+
Gruppe: leuchtkraft
Regie: Julia Nina Kneussel
Nach dem Roman von 
Stefanie de Velasco in 
einer Bühnenfassung 
von Catharina Fillers
Ort: Dschungel Wien
dschungelwien.at



Premieren 1-3/2021
21 .01 .2021

Do.

ÜBERLEBENSDIALOG
/DIALOGUE DE SURVIE
Französisch mit 
deutschen Untertiteln
Veranstalter*in: 
Elise Hofner 
und Samuel Machto
Ort: Hamakom / Theater 
Nestroyhof, Wien           
hamakom.at

23.01 .2021

Sa.

HANNAH ARENDT 
– DENKEN OHNE 
GELÄNDER
Veranstalter*in: 
„walktanztheater“
Regie: Brigitte Walk
Ort: Altes Hallenbad, 
Feldkirch
walktanztheater.com

30.01 .2020

Sa.

VRSKA – DER BAUM
Ort: Lalish Theater, Wien
lalishtheater.org

31 .01 .2021

So.

HEROSTRAT 
von Jean Paul Satre
Mit: Victoria Halper
Regie: Kai Krösche
Ort: WERK 
X-Petersplatz 
werk-x.at

26.01 .2021

Di. 

STILL SOMETHING 
LEFT?
Künstler*in: 
Frans Polestra
Ort: brut im 
OFF Theater, Wien
brut-wien.at

27.01 .2021

Mi.

LOVER’S 
DISCO(URSE) 
- Tanztheater 14+
Gruppe: VRUM Performing 
Arts Collective, Dschungel 
Wien & KLIKER Festival (HR)
Konzept, Regie: 
Sanja Tropp Frühwald
Ort: Dschungel Wien
Dschungelwien.at

29.01 .2021

Fr. 

j_e_n_g_a
Von: Katharina Senk 
& Tanja Erhart
Ort: brut am 
Schwendermarkt, 
Wien
katharinasenk.com, 

tanjaerh.art, brut-wien.at

04.02 .2021

Do.

UNDER PRESSURE
Künstler*innen: Henrike 
Iglesias
Ort: brut im Kosmos 
Theater, Wien
brut-wien.at

05.02 .2021

Fr.

DER BESUCH VOM 
KLEINEN TOD 
- Musikmärchen 6+
Veranstalter*in: netzzeit
im Dschungel Wien, 
Theaterhaus für 
junges Publikum
Regie: Michael Scheidl
Ort: Dschungel Wien
netzzeit.at, dschungelwien.at

08.02 .2021 

Mo.

I-OBJECT 
- Tanztheater 14+
Gruppe: Körperverstand. 
Tanztheater Wien
Regie, Choreografie: Steffi 
Jöris, Charlotte Goesaert
Ort: Dschungel Wien
koerperverstand.com, 

dschungelwien.at

10.02 .2021

Mi. 

TANK / site specific
Künstler*in: Doris Uhlich
Ort: brut im Naturhistori-
schen Museum, Wien
brut-wien.at

10.02 .2021

Mi. 

AFTER THE END AND 
BEFORE THE BEGINNING 
– Eine Videoinstallation
Gruppe: Toxic Dreams
In Zusammenarbeit 
mit Theatermuseum 
und der Gemäldegalerie 
der Akademie der 
Bildenden Künste Wien
Laufzeit: 
11. Februar – 31. Mai 2021
tgl. außer Dienstag 
10 – 18 Uhr
Ort: Theatermuseum, 
Wien

11 .02 .2021

Do. 

WIESENTRÄUME 
- Interaktives Puppen- 
und Objekttheater 
mit Musik 2+
Konzept: Michael 
A. Pöllmann
Gruppe: werk89, 
Puppentheater Maribor 
(SVN) & Marionettentheater 
Schwandorf (D)
Ort: Dschungel Wien
dschungelwien.at

11 .02 .2021

Do.

AWOL
Von: Malika Fankha
Ort: Studio brut, Wien
malikafankha.com, 
brut-wien.at

12 .02 .2021

Fr.

EIN SCHAF 
FÜRS LEBEN  5+
Ort: Theater des Kindes, 
Linz
theater-des-kindes.at



14 .02 .2021

So. 

MINI*TAUROS UND 
DAS GEHEIMNIS 
DES LABYRINTHS 
- Tanztheater mit 
Livemusik 8+
Gruppe: Tanz*Hotel
Regie, Choreografie: 
Bert Gstettner
Ort: Dschungel Wien
dschungelwien.at

18 .02 .2021

Do. 

GOTT IST NICHT 
SCHÜCHTERN
Produktion: Nestbeschmut-
zer & Innen in Kooperation 
mit WERK X-Petersplatz
Ort: WERK X-Petersplatz, 
Wien
werk-x.at, 

reservierung@

werk-x-petersplatz.at

19.02 .2021

Fr. 

LONG LIFE
Gruppe: editta 
braun company
Ort: Kunsthaus Nexus, 
Saalfelden
editta-braun.com

19.02 .2021

Fr.

HASE PRIMEL 4+
Veranstalter*in: THEO. 
- TheaterOrt für junges 
Publikum Perchtoldsdorf
Regie: Veronika Glatzner
Ort: THEO. - TheaterOrt 
für junges Publikum 
Perchtoldsdorf
theo-perchtoldsdorf.at

23.02 .2021

Di.

Come from 
somewhere go 
anywhere
Künstler*in: Cie. Willi Dorner
Ort: Casino Baumgarten, 
Wien
brut-wien.at

24.02 .2021

Mi.

DACHS 
- Musikperformance 6+
Von: Pip.Performances
Konzept und Performance: 
Emmy Steiner
Ort: Dschungel Wien
dschungelwien.at

05.03.2021

Fr.

SCHNURRDIBURR
Veranstalter*in: Theater 
Forum Schwechat
Regie: Marius Schiener
Ort: Theater Forum 
Schwechat
forumschwechat.com

05.03.2021

Fr.

ICH, MALVOLIO
Veranstalter*in: THEO. 
- TheaterOrt für junges 
Publikum Perchtoldsdorf
Regie: Hans-Peter Kellner
Ort: THEO. - TheaterOrt 
für junges Publikum 
Perchtoldsdorf
theo-perchtoldsdorf.at

09.03.2021

Di.

L-INKED/BITCH 
– A PERCEPTION!
Concept, direction, 
choreography and 
performer: 
Jaskaran Anand
Ort: Imagetanz 
Festival 2021
jaskarananand.com

11 .03 .2021

Do.

WIR SEHEN ROT! 
- Tanzperformance 12+
Gruppe: AGE COMPANY 
Wien & MUK Wien
Konzept, Choreografie, 
Regie: Nicole Berndt
-Caccivio
Ort: Dschungel Wien
dschungelwien.at

16 .03.2021

Di.

PLASTIK IM BLUT 
- Performance/Beatboxing 
10+, Gruppe: kollektiv 
kunststoff
Konzept, Choreografie: 
Stefanie Sternig
Ort: Dschungel Wien
dschungelwien.at

17.03.2021

Mi. 

ROMEO & JULIA 
– WTF?! - Schauspiel 13+
Veranstalter*in/Regis-
seur*in/Gruppe:
ALICE Ensemble in 
Zusammenarbeit mit 
Richard Schmetterer
Ort: Dschungel Wien
aliceensemble.com, 
dschungelwien.at

18 .03.2021

Do.

POLY-MIRRORS, 
A RE-PERFORMANCE 
OF FEMININE DIALOGS
Gruppe: n ï m company
Von: Naïma Mazic
Musik: Elias Stemeseder
Ort: brut imagetanz 
Festival 2021
more2rhythm.com

25.03.2021

Do. 

MUTAUSBRUCH
Veranstalter*in: Monika 
Mayer-Pavlidis
Regie: Ulli Kreissig
Ort: Theater Kosmos, 
Bregenz
ballettschule-monika.at
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