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Transformation

Wir befinden uns immer noch? wieder? im Lockdown. Der 

Vorstellungsbetrieb ist nicht erlaubt, aber künstlerisches Ar-

beiten schon. Und es gibt neue Förderformate, mehr Geld, 

größere Aufmerksamkeit für die Belange der freischaffen-

den Künstler_innen und Kulturschaffenden. Ein Danke an 

dieser Stelle an all die Menschen, die sich in den Ministerien, 

auf Landes- und auf lokaler Ebene einsetzen, zukunftsträch-

tige Formate und neue Budgets zu etablieren. Vor allem aber 

gibt es wunderbare – digitale – Produktionen. Die Künstler 

_innen haben neue Formate, neue Inhalte und neue Ästhe-

tiken entwickelt, und es macht wirklich Freude und gibt An-

regung, wenn wir uns diese Produktionen anschauen. Zwar 

sind auch wir immer noch im Homeoffice, aber wir reden 

wieder viel über die Produktionen, die wir gesehen haben 

und über die Künstler_innen, die uns inspirieren. Diese Zeit 

der Transformation ist interessant – was wird Neues entste-

hen? Wie antworten die Künstler_innen auf diese Zeit und 

deren Herausforderungen, wie werden die neuen Förderfor-

mate angenommen werden, wie werden wir Theater, Tanz, 

Performance neu erleben?

2021 freuen wir uns auf Euch Künstler_innen und Kul-

turschaffende, auf neue Inhalte und Sichtweisen, auf neue 

Formen der künstlerischen Produktionen.

Wir arbeiten für Euch an einer stabilen sozialen Absiche-

rung, an einer Bewusstmachung der Problemstellen – und 

an Lösungen hierfür. Und sind auch 2021 für Euch Künstler 

_innen da – wir beraten, geben Inputs, greifen Eure Anliegen 

auf. Damit Ihr auch in Zukunft das machen könnt, was Ihr 

machen wollt: Kunst.

Ulrike Kuner und das Team der IG Freie Theaterarbeit
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Ever since the COVID-19 crisis has taken hold of our lives, 

we have witnessed the shortcomings, fragility and precari-

ousness of our sector. Since March 2020, there are no stable 

working conditions for artists, which very much affects the 

entire artistic production process of development, research, 

rehearsal, presentation and touring. And this situation will 

continue, as there is currently no realistic end to the lock-

downs and to the danger of getting infected – plus there 

are no reliable and safe working structures, especially for 

artists. To summarize: There is no reliable perspective for the 

independent performing artists. 

Especially now, with the experience of the lockdown meas-

ures since the end of October 2020, it becomes clear that 

there is no possibility to continue with the artistic work pro-

cesses as they used to be before the pandemic. The entire 

sector will – and has to – change enormously and is currently 

in a phase of transition.

The artists are dealing with new content and formats. In 

parallel, the responsible politicians and authorities in charge 

of the structures need to change their perspectives as well 

and have to support the upcoming adaptions proactively. 

In practical terms, this means:
•	 In every single country, money from the EU recovery fund 

must be used for contemporary art forms, especially ded-

icated towards the independent performing arts sector, 

as people working in this sector are affected the most by 

lockdown measures. 

•	 We have learned from 2020 that the dependencies be-

tween the artists and the presenters (theatres, festivals …) 

must be restructured according to the principles of ‘fair-
ness’. This affects e.g. contracts including cancellation or 

postponing clauses, communication between all partici-

pants, a new understanding of responsibility (especially 

if public money is involved), including all participants of 

the artistic value chain. In some countries, these processes 

have already started and will hopefully become examples 

of ‘fair practice’. 

•	 The entire sector requires support to become more stable 
and sustainable. The current situation affects the working 

and presentation processes artists are used to. Therefore, 

the artistic development and presentation process will 

change and must be covered by clever and new funding 
structures that include a continuous focus on the protec-

tion of the single artist. 

•	 Artistic work will need new and other spaces and struc-
tures. There is an urgent need for proper space solutions 

and permeable settings, which allow safe rehearsal con-

ditions for the artists and safe meeting and presentation 

possibilities between artists and their audiences. The 

responsible politicians are encouraged to support these 

structural developments. In the long run, this will also very 

much encourage audience development. 

•	 It will be essential not to cut any funding for the 2021 

period and beyond. Artistic work and productions must 

continue and be allowed to expand, as art is crucial for the 

social health and security of society. 

•	 Re-establishing transnational work, international coopera-

tion and shared artistic projects, touring and mobility are 

Press release March 2021 

Urgent survival strategies - perspectives for  
the independent performing arts sector 2021    
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Press release March 2021 

Urgent survival strategies - perspectives for  
the independent performing arts sector 2021    

core values of the independent arts sector and will help 

overcome the re-emergence of nationalist tendencies, 

which have spread during the past few months and weeks. 

We need supporting programmes once our mobility gets 

re-established. 

•	 Again, we strongly recommend a social security system 
for individual artists and cultural workers that grants the 

right to access social benefits, such as unemployment 

benefits and all other tools which are available to people 

in ordinary employment structures. As we have learned 

through Covid-19, unemployment benefits and the possi-

bility to profit from short-time work are essential for the 

individuals to get through this crisis. 

Together with researcher Thomas Fabian Eder and the Lud-

wig-Maximilians-Universität in Munich, the European Asso-

ciation for Independent Performing Arts - EAIPA is currently 

making a major effort to collect data for an empirical study 

examining the economic and socio-political situation of the 

independent performing arts throughout Europe. 

The study will present comprehensive data to describe 

the field as a European phenomenon, while highlighting 

similarities and differences between the various countries. 

All results will be made available to EAIPA’s advocacy organ-

izations, which can use them to improve the working and 

living conditions as well as the status of independent cultural 

professionals in their respective countries. First interim results 

are expected in autumn 2021.

EAIPA’s platform constantly shares experiences, both pos-

itive and negative, in order to safeguard the performing arts 

in the long run. We now identified the most important issues 

that need to be addressed towards the public and to respon-

sible politicians, in order to raise awareness and highlight the 

transition process the sector is going through. 

President and board of European Association of Independ-
ent Performing Arts
Ulrike Kuner / Austria, Inga Remeta / Slovenia, Axel Tangerd-

ing / Germany, Fridrik Fridriksson / Iceland, Nina M. Kohler / 

Switzerland, Davide Dantonio / Italy, Zoltan Imély / Hungary

Quotes from our members: 

Teatercentrum, Sweden

The start of this decade left us with much to wish for. 

Let’s hope the new year will bring back audiences 

to the theatres, because they are so terribly empty 

without them, and may the politicians be guided by 

a new awareness of the fragility but also the absolute 

importance of the live arts in society, to strengthen 

the funds and infrastructure for the lively and diverse 

independent performing arts. We are so much look-

ing forward to new artistic meetings this year!

IG Freie Theaterarbeit, Austria 

‘Through Covid, we witnessed the importance of ‘fair-

ness’ for and within the sector. For 2021, our wishes 

and aims are to realize concrete improvements for 

the independent performing artists on a structural 

level. If we were able to establish ‘fair trade’ and ‘fair 

production’ for tea, chocolate and orange juice – why 

not for artistic processes?’ 

Asociace nezávislých divadel ČR

The Independent Performing Arts sector in the Czech 

Republic was severely affected by the pandemic. 

However, for the Association, 2020 was also a year 

of several positive changes. The Association became 

a strong partner of the Ministry of Culture and was 

recognized as an important part of the cultural me-

dia sector as well. The independent sector has real-

ized that only together it can be heard and is able 

to achieve its goals. What we are really afraid of are 

the coming years: as was already stated by some au-

thorities, the lack of finance will lead to insufficient 

support for culture. 5
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Association of Independent Theatres in Iceland (AITI), 
Iceland 

The Icelandic performing arts scene was already in a 

precarious state before the pandemic, and the situa-

tion has only gotten worse since. However, the silver 

lining is that the pandemic has exposed how precari-

ous the working conditions of independent artists are. 

Hopefully, this will lead to a broader understanding 

of the inner workings of the independent scene. We 

share the hope with our European partners that our 

voices will be heard and taken into account when 

planning the future of the arts.

Bundesverband Freie Darstellende Künste (BFDK), 
Germany 

“Working under strict hygiene regulations and several 

lockdowns, with the prohibition of public events and 

rehearsals, has taken many artists to the limits of their 

economic existence. The deficits of the social security 

systems in Germany have thus become particularly 

clear during and through the pandemic. This is espe-

cially true for the many freelancing solo artists who 

often fall through the cracks. An important issue for 

the time after the crisis is the further development 

of social security systems, especially with regard to 

freelancing solo artists (insurance of periods without 

projects as opposed to unemployment insurance, 

stronger and more accurate inclusion in the system 

of statutory pension insurance, etc.). Fundamental 

changes are also needed in the area of funding – in-

stead of single-project funding, the focus should shift 

towards long-term funding for artists or artist groups.” 
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EAIPA, the European Association of Independent 

and Performing Arts, currently represents the in-

dependent performing arts sector of 17 European 

countries. The umbrella organisation EAIPA was 

founded in September 2018. 

EAIPA operates at B2B level, its members being 

interest groups or representatives of the individual 

member countries, which in turn represent the ac-

tors from the Independent Performing Arts field. 

Therefore, EAIPA represents people, companies 

and theatres working in Europe’s independent 

Performing Arts sector, and it responds to Europe’s 

cultural policy making by collecting up-to-date 

information about the field, initiating new policy 

proposals and by raising visibility for the needs 

and achievements of the sector. 

The designation ‚independent performing arts 

community‘ comprises all professional freelance 

theatre makers, artistic ensembles, independent 

institutions and structures working in the genres 

of dance, theatre, performance, music, children’s 

and youth theatre as well as overall interdiscipli-

nary and transdisciplinary artistic work. 



List of members:

AUSTRIA: IG Freie Theaterarbeit /Austrian 
Association of Independent Performing Arts 
Gumpendorferstraße 63B, AT – 1060 Wien 
www.freietheater.at

BULGARIA: АСТ – Aсоциация за свободен театър / 
ACT – Association of Independent Performing Arts
Art office, bul. Macedonia 17, fl. 4, ap. 21, BUL – Sofia 1606
www.actassociation.eu/

CZECH REPUBLIC: Asociace nezávislých divadel ČR 
Celetná 595/17, CZE – 110 00 Praha 1-Staré Město
http://andcr.cz/

GERMANY: Bundesverband Freie 
Darstellende Künste e.V. 
Kunstquartier Bethanien, Mariannenplatz 
2, DEU – 10997 Berlin
www.darstellende-kuenste.de

FINLAND: THEATTERIKESKUS – Theatre Centre
Eerikinkatu 3 – 00100 Helsinki
www.teatterikeskus.fi/english

HUNGARY: Független Előadó-művészeti 
Szövetség (FESZ) / Association of Independent 
Performing Arts Professionals
Bulcsú utca 44, HU – 1155 Budapest
http://www.fesz.org/

ICELAND: Association of Independent 
Theatres in Iceland (AITI)
Tjarnargata 12, ISL – 101 Reykjavik
http://new.leikhopar.is/en/ 

ITALY: Etre associazione
Via Bergognone 34, ITA – 20144 Milano
http://www.etreassociazione.it

ITALY: Cordinamento delle Realtà Scena 
Contemporanea (C.Re.S.Co.)
Via Natale del Grand 27, ITA – 00153 Roma
http://www.progettocresco.it/

ROMANIA: ASOCIAŢIA TEATRELOR INDEPENDENTE
Viorele street, no. 34, bl. 15, apt.2, sector 
4, RO – 40429 Bucharest

SLOVAKIA: Académia divadelných tvorcov
Skolská 14, SK – 811 07 Bratislava
www.adt-theatre.sk

SLOVENIA: Društvo Asociacija
Metelkova 6, SI – 1000 Ljubljana 
www.asociacija.si

SPAIN: Red de Teatros Alternativos – Spain
Apartado de correos 18269, ES – 28080, Madrid
www.redteatrosalternativos.org

SWEDEN: Verksamhetsledare Danscentrum Riks
Hornsgatan 103, 8tr 117 28 Stockholm
www.danscentrum.se

SWEDEN: Teatercentrum 
Hornsgatan 103, SE – 117 28 Stockholm
www.teatercentrum.se

SWITZERLAND: t. Theaterschaffende Schweiz, 
Professionnels du spectacle Suisse, 
Professionisti dello spettacolo Svizzera
Waisenhausplatz 30, Atelier 157, CH – 3011 Bern
www.tpunkt.ch/  

UKRAINE: Association Independent Theatre
47, Trostyaneska st. quarter 180 – Kyiv 02175
www.facebook.com/associateUnt/
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die Künste inzwischen gesehen, auch das Bewusstsein, dass 

bei den Solo-Selbstständigen etwas passieren muss, ist in-

zwischen stärker vorhanden als noch vor Monaten. Aber die 

Probleme sind dabei mitnichten vom Tisch. Viel zu lange hat 

es gedauert, bis die Interessenvertretungen durchgedrun-

gen sind. Noch immer fallen zu viele durch das Raster und 

selbst für die, die Zugang zu staatlichen Hilfen haben, hören 

die Probleme nicht auf. 

Seit fast einem Jahr befinden sich alle – Geförderte und 

Ungeförderte – in einem ermüdenden Mahlstrom: Den För-

der-Dschungel durchforsten, die Widersprüche zwischen 

Pressemitteilungen und FAQ erforschen, eigene Umsätze 

berechnen, mit Außenständen jonglieren, Steuerberater_in-

nen konsultieren, die Künstlersozialkasse kontaktieren, mit 

Interessenvertretungen sprechen, auf die Möglichkeit der 

Antragstellung warten, Anträge stellen, die FAQ screenshot-

ten – weil sie sich vermutlich bald schon wieder geändert 

haben werden, auf die Bewilligung warten –  auf Geld war-

ten, mit Sorge vor Rückforderungen leben, Veranstaltungen 

umplanen, Hygiene-Maßnahmen vorbereiten, Veranstaltun-

gen erneut umplanen, Geld zurücklegen, Geld lieber nicht 

zurücklegen, nochmals Beratung suchen, widersprüchli-

che Auskünfte erhalten, Verwendungsnachweise erstellen, 

Sachberichte schreiben, Nebenjobs organisieren, Nebenjobs 

machen, parallel die Kinder ganztags betreuen und alles wie-

der von vorne. Das Zermürbende hat am Ende wenig mit 

der Pandemie selbst zu tun, sondern vor allem mit einem 

viel zu komplizierten Apparat und mit Systemen, für die die 

Arbeitsrealität der Selbstständigen, der hybrid Arbeitenden 

und der kleinen, freien Unternehmen nach wie vor etwas 

Fremdes ist. Die überbordende Bürokratie der Corona-Hilfen 

ist eine gigantische Vernichtungsmaschine für Zeit, Energie 

und Zuversicht. 

Das gilt für die Kunstschaffenden. Aber das gilt in glei-

chem Maße auch für die Politik und die Verwaltung, die 

sich zunehmend in ihren selbst geschaffenen Konstrukten 

Rasender Stillstand 

Für eine radikale 
Vereinfachung der Systeme    

Die bislang fast 2,5 Millionen Toten weltweit markieren die 

historische Dimension dieser globalen Krise, deren Ausmaß 

sich vor zehn Monaten kaum jemand vorstellen konnte. Seit 

nunmehr fast einem Jahr befinden wir uns in einer Art fort-

laufender Versuchsanordnung, in der die Länder verschiede-

ne Strategien ausprobieren und in der es mittlerweile man-

che Lichtblicke, aber immer noch zu wenig Gewissheiten 

gibt, wie lange dieser Ausnahmezustand noch anhält und 

wie die Gesellschaften am Ende aus der Sache herauskom-

men werden. Eines lässt sich bereits jetzt feststellen: auch 

für eine Mehrheit derer, die nicht direkt von Krankheit und 

Tod betroffen sind, hat die Krise gravierende Folgen. Es ist 

eine deutliche Verstärkung von Ungleichheiten zu erkennen 

bzw. eine voranschreitende Spaltung der Gesellschaft zwi-

schen denen, die gut durch die Krise kommen oder sogar 

von ihr profitieren und den Abgehängten – zwischen jenen, 

die Zugang haben und jenen, denen er fehlt. Die Kunst agiert 

üblicherweise an den Demarkationslinien gesellschaftlicher 

Widersprüche und ist systemrelevantes gesellschaftliches 

Korrektiv, doch viele Kunstschaffende sind durch die Logik 

des Überlebenskampfes zermürbt und außer Kraft gesetzt. 

Insbesondere den freien Kunstschaffenden ist mittlerweile 

jede Grundlage für ihr Arbeiten genommen. Das bezieht 

sich nicht nur auf das Verbot der Berufsausübung oder das 

Fehlen passender Hilfsmaßnahmen, sondern vor allem auf 

die anhaltende Gleichzeitigkeit von lähmendem Stillstand 

und fataler Beschleunigung, die von den Systemen und Ab-

läufen ausgeht, mit denen es die Kunstschaffenden zu tun 

haben und die zu einer permanenten Ungewissheit führt, 

wie man – ohne den Beruf aufzugeben – über die Runden 

kommen kann.

Zum Thema Unterstützung der freischaffenden Künstle-

rinnen und Künstler und freier Strukturen durch staatliche 

Corona-Hilfen kommt hier die kurze Version: Ja, die Kultur-

milliarde war wichtig und dass eine zweite Milliarde kom-

men wird, ist gut. Ja, in der Überbrückungshilfe III werden 
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Rasender Stillstand 

Für eine radikale 
Vereinfachung der Systeme    

Stephan Behrmann 

© Ray Behringer, Behringer Medien



  Stephan Behrmann   

ist Sprecher der Allianz der Freien Künste 

und Geschäftsführer des Bundesverbandes 

Freie Darstellende Künste (BFDK)
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verheddern. Die Komplexität der Systeme – insbesondere 

bei den Wirtschaftshilfen – versetzt auch die Interessen-

vertretungen in ein merkwürdiges Dilemma. Je mehr die 

Szene-Vertretungen gehört werden, je öfter die Rechts-

grundlagen der Fördersysteme infolgedessen richtigerwei-

se angepasst werden, desto unübersichtlicher wird es. Die 

Politik ist inzwischen durchaus zugänglich; es gibt beacht-

liche Lernkurven und viel ehrliches Bemühen. Aber all das 

mündet nie in Vereinfachung, sondern immer in einer noch 

weiteren Verkomplizierung. 

Die Systeme und unser Denken, wie Hilfen konstruiert 

werden, brauchen eine radikale Vereinfachung. Die Hilfen 

sind letztlich vom Misstrauen bestimmt, von der Sorge, dass 

es Mitnahmeeffekte bzw. einen unberechtigten Zugriff auf 

Steuergelder gibt und dass Ungleichheiten entstehen. Der 

Witz ist: Mitnahmeeffekte und Ungleichheiten gibt es trotz 

der Komplexität der Systeme.

Im Grunde braucht es in Ausnahmesituationen einen Ver-

trauensvorschuss und die Grundannahme, dass es denen, 

die die Hilfen in Anspruch nehmen, nicht um Bereicherung 

und persönliche Vorteilnahme geht, sondern darum – ohne 

Berufswechsel – durch die Krise zu kommen. Es braucht Hil-

fen, die grundsätzlich von der Praxis ausgehen und nicht von 

den Haushaltsordnungen.

Österreich hat es unter anderem bei seinen Hilfen für 

Künstlerinnen und Künstler vorgemacht. Die Bürokratie war 

und ist überschaubar. Es wurden vergleichsweise schnell 

hohe Pauschalsummen ausgereicht. Die Kunstschaffenden 

haben von Anfang an Klarheit, wie lange sie mit der Pau-

schalsumme über die Runden kommen müssen. Es gibt – 

anders als in Deutschland – keine Unterscheidung zwischen 

Lebenshaltungs- und Betriebskosten. Das österreichische 

System ist einfach, wirksam und es erzeugt Zuversicht.

Und auch Österreich unterliegt dem EU-Wettbewerbs-

recht, das hierzulande immer wieder als Argument gegen 

eine unkomplizierte Förderung ins Feld geführt wurde. Auch 

in Österreich ist man angehalten, Steuermittel sparsam so-

wie sach- und fachgerecht zu verwenden. 

Unabhängig davon, dass es vermutlich zahlreiche nach-

vollziehbare Gründe gibt, warum gerade das Beispiel Ös-

terreichs nicht auf deutsche Verhältnisse anzuwenden ist, 

müssen wir lernen, unsere Systeme einfacher zu denken 

und auf Vertrauen zu gründen und nicht auf der Annahme, 

dass durch die Betroffenen ein systematischer Missbrauch 

stattfindet.  

Mit Blick auf die Zukunft sollten wir bereits in der Krise 

mit einer kritischen Durchsicht unserer Haushaltsordnun-

gen und Förderverfahren beginnen. Ähnliches gilt für unsere  

sozialen Sicherungssysteme, die noch immer weitgehend 

aus der Logik des Normalarbeitsverhältnisses gedacht sind. 

Dieser Beitrag zitiert den Titel von Paul Virilios 

gleichnamigem Essay »Rasender Stillstand (L‘In-

ertie polaire)« von 1992 und nimmt indirekt Bezug 

auf Hartmut Rosas gedankliche Anschlüsse in 

»Beschleunigung, Die Veränderung der Zeitstruk-

turen in der Moderne« von 2005 – ohne dass durch 

die Bezugnahme behauptet werden soll, dass 

die von Virilio beschriebene Ambiguität einer von 

elektronischen Medien bestimmten, entfremde-

ten Gesellschaft oder die von Rosa beschriebene 

Beschleunigungslogik linear auf die im Beitrag 

geschilderte aktuelle gesellschaftliche Situation 

übertragbar wären. 

Die Erstveröffentlichung dieses Beitrags erfolgte 

in gekürzter Fassung und mit leicht abweichen-

dem Titel in Politik & Kultur 3/21, der Zeitung des 

Deutschen Kulturrats, dem Spitzenverband der 

Bundeskulturverbände in Deutschland. 

Die Arbeitsrealitäten haben sich in den zurückliegenden 

Jahrzehnten gravierend verändert und die Systeme müssen 

diese Veränderungen abbilden. 

Mehr als zuvor braucht es einen breiten ressort- und 

branchenübergreifenden Dialog, auch unter Einbeziehung 

der Interessenvertretungen. Bei dieser Gelegenheit reden 

wir dann auch noch einmal über die Behauptung, die Kunst 

gehöre zum Bereich Freizeitgestaltung. 
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Gesellschaft identifiziert das feministische Performance-
kollektiv „Swoosh Lieu“: „Individualisierung, Abschottung, 
Privatisierung, Kapitalisierung, Hierarchien“. 

Bei aller Beschreibung von Befindlichkeiten ist es gut zu 
lesen, dass die Dramaturgin Joy Kristin Kalu eine zentrale 
Forderung formuliert: „Die Aufhebung jener Barrieren, die 
verletzliche Personen vom Theater abhalten“. Und auch gut, 
dass die Kuratorin Christine Peters mehr Zeit für Reflexion 
einfordert, „um bisherige Produktions- und Förderpraxen so-
wie Organisationsregime zu hinterfragen“. Und ebenso gut, 
dass Holger Bergmann vom Fonds Darstellende Künste den 
Wandel von der Projekt- zur Prozessförderung propagiert. 

Die Pandemie erfordert eine kluge und wissenschafts-
basierte Gesundheitspolitik. Die Auswirkung für die Künste 
bedarf ebenso einer vorausschauenden und konzeptionellen 
Kulturpolitik. Dabei gilt es drei Prämissen zu berücksichti-
gen: Die Existenzsicherung der Soloselbständigen und freien 
Kollektive durch eine Förderung der Lebensverhältnisse und 
der Altersversorgung, die sogenannte freiwillige Aufgabe 
zum pflichtigen Auftrag von Kommunen und Ländern zu 
machen, um nicht den Wechselwirkungen einer neolibera-
len Wirtschaft ausgesetzt zu sein, und strukturelle Reformen 
für mehr Theater für mehr Menschen zu realisieren, um end-
lich zur Verwirklichung des Menschenrechts auf kulturelle 
und künstlerische Teilhabe von Anfang an, ein Leben lang 
beizutragen. 

Die Pandemie hat die Kulturlandschaft geschockt und 
noch immer im Griff! Hat mich das überrascht? Ja, was die 
existentiellen Folgen betrifft, die sind katastrophal. Nein, 
weil ich schon lange die öffentliche Debatte um System-
relevanz erwarte. Wenn alles gut läuft, werden die Künste 
gerne goutiert, in Krisenzeiten ist die Schließung von Kul-
tureinrichtungen möglich und der Verzicht offensichtlich 
verzeihbar. Dabei ist das, was beispielsweise Theater und 
Tanz in Werk und Wirken zu bieten haben, vor allem eine 
gesellschaftlich konstituierende Angelegenheit. Und wenn 
die Künstlerinnen und Künstler nicht Sinn und Wert ihres 
Schaffens kulturpolitisch positionieren, dann wird sich nach 
Corona nichts ändern. Es gilt deshalb, jetzt nachhaltig die 
Weichen zu stellen, damit der Lohn zukünftig zum Leben 
reicht und die Kreativität als gesellschaftliches Gut ihre ent-
sprechende Wertschätzung findet. 

Die Corona-Krise wird „auch die Arbeit und die Ästhe-
tik von Theater und Performance erheblich und dauerhaft 
verändern“, prophezeit der Kultursekretär nordrhein-west-
fälischer Großstädte, Christian Esch. In seinem Beitrag zum 
Band „Lernen aus dem Lockdown?“, im letzten Herbst im 
Berliner Alexander-Verlag vom Team des Impulse-Festivals 
herausgegeben, setzt er noch auf „Digitalisierung und Di-
gitalität als Chancen für ein Theater nach Corona“. Die Freie 
Szene ist da oft schon weiter; denn wenn auch viele im Lock-
down mit Online-Inszenierungen und kontaktlosem Theater, 
„Live-Chats und Zoom-Panels, Screen-Sharings und Streams 
der guten alten Aufzeichnung von der Standkamera aus der 
letzten Reihe“ aktionistisch agierten, wie es Michael Annoff 
und Nuray Demir beschreiben, bleibt doch bei den meisten 
Beiträgen eine berechtigte Skepsis gegenüber diesem Pa-
radigmenwechsel in der Pandemie. 

„Gehe online, schaffe Sichtbarkeiten, brich zusammen, 
stelle fest: Das funktioniert alles überhaupt nicht“, sagt der 
Kulturjournalist Falk Schreiber und das Inklusionstheater 
„Meine Damen und Herren“ sieht mehr Risiko als Chan-
ce, weil es ihnen schwer falle mit „Tempo und Anspruch 
an Aktualität“ Schritt zu halten. Als eigentliches Virus der 

Kolumne Theaterpolitik 

Corona als Chance? 
Transformationsprozesse 

in den Darstellenden Künsten 

  Professor Dr. Wolfgang Schneider   

ist seit 2017 Vorstandsvorsitzender des Fonds Darstellende 
Künste, u.a. Mitglied des Vorstandes der Initiative für die 
Archive des Freien Theaters, Mitglied des Internationalen 
Theater-Instituts und der Deutschen UNESCO-Kommissi-
on. Er war Gründungsdirektor des Instituts für Kulturpolitik 
der Universität Hildesheim und der erste Leiter des Kin-
der- und Jugendtheaterzentrums in der Bundesrepublik 
Deutschland, Mitglied des Beirates Tanz und Theater des 
Goethe-Instituts und als Sachverständiges Mitglied der 
Enquete-Kommission „Kultur in Deutschland“. Zahlreiche 
Veröffentlichungen zur Kulturpolitik und zum Theater.

Wolfgang Schneider ©  Isa Lange
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Für 2021 hat die gift-Redaktion eine Infobox zusammen- 
gestellt, mit den diesjährigen Werten und Grenzen für 
Beschäftigungsverhältnisse, Arbeitslosenanspruch, 
Mindestsicherung und Pensions- und Sozialversiche-
rungsbeiträge. 

Die Geringfügigkeitsgrenze liegt bei 
€ 475,86/Monat und € 5.710,32/Jahr

Beginn der selbstständigen Tätigkeit

•	 Meldung beim Finanzamt innerhalb eines Monats

•	 Meldung bei der SVS innerhalb eines Monats

SVS

•	 Die Beitragshöhe zur SVS liegt bei 26,83 % des Jah-
resgewinns (beinhaltend Kranken-, Pensionsver-
sicherung, sowie Selbstständigenvorsorge), plus  
€ 10,42/Monat Unfallversicherung

•	 Die Mindestbeiträge zur SVS-Pflichtversicherung sind 
gesunken und liegen 2021 bei € 138,09/Monat

•	 Die Beiträge zur  Opting In der SVS betragen  
€ 42,78/Monat (nur Kranken- und Unfallversicherung, 
keine Pensionsversicherung)

Künstler-Sozialversicherungsfonds www.ksvf.at

•	 Die maximalen Gesamteinkünfte dürfen 2021 den Betrag 

von € 30.930,90 nicht übersteigen 

•	 Der maximale Beitragszuschuss beträgt auch 2021  

€ 1.896,-/Jahr bzw. € 158,-/Monat

ÖGK

•	 Beiträge zur Kranken-, Pensions-, Unfall- und Arbeitslo-

senversicherung: 18,12 % (Dienstnehmer_innenanteil) und 

21,23 % (Dienstgeber_innenanteil)

•	 Der Beitrag für eine f reiwillige Selbstversicherung für  

geringfügig Beschäftigte liegt bei € 67,18/Monat
•	 Der Beitrag für eine f reiwillige Selbstversicherung für  

Studierende liegt bei € 63,44/Monat

AMS
Die Mindestbeschäftigungsdauer für den Erwerb eines An-

spruchs beträgt:

•	 bei erstmaliger Inanspruchnahme einer Leistung nach 

dem Arbeitslosenversicherungsgesetz 52 Wochen an ar-
beitslosenversicherungspflichtiger Beschäftigung in-
nerhalb der letzten 2 Jahre vor der Geltendmachung des 

Anspruchs (vor Vollendung des 25. Lebensjahres genügen 

26 Wochen arbeitslosenversicherungspflichtiger Beschäf-

tigung innerhalb der letzten 12 Monate)

•	 bei weiteren Inanspruchnahmen des Arbeitslosengeldes 

28 Wochen an arbeitslosen-versicherungspflichtiger Be-

schäftigung innerhalb des letzten Jahres vor der Geltend-

machung des Anspruchs.

Erhöhung der Pensionen ab 1. Jänner 2021

Beträgt das Gesamtpensionseinkommen nicht mehr als  

€ 1.000,00 monatlich, ist es um 3,5 % zu erhöhen, 

•	 wenn es über € 1.000,00 bis zu € 1.400,00 monatlich be-

trägt, um jenen Prozentsatz, der zwischen den genannten 

Werten von 3,5 % auf 1,5 % linear absinkt

•	 wenn es über € 1.400,00 bis zu € 2.333,00 monatlich be-

trägt, um 1,5 %

•	 wenn es über € 2.333,00 € monatlich beträgt, um € 35,00

Pension

Die Richtsätze für die Ausgleichszulage betragen für

•	 Alleinstehende € 1.000,48/Monat
•	 Ehepaare, Partner_innen im gemeinsamen Haushalt  

€ 1.578,36/Monat

Mindestsicherung Wien

•	 Alleinstehende, Alleinerzieher_innen € 949,46/Monat
•	 Paare (pro Person) € 712,10/Monat
•	 zusätzlich für minderjährige Kinder (pro Kind) € 256,35/

Monat

WERTE UND GRENZEN 2021  

http://www.ksvf.at
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haben, lädt zu einer kooperativen Arbeitsweise ein, die neu 

ist. Ich bin vorsichtig zuversichtlich, dass wir hier mit einer 

gemeinsamen Anstrengung tatsächlich wesentliche Verbes-

serungen, vor allem im Bereich der sozialen und rechtlichen 

Absicherung, weiterbringen können. Das hängt aber nicht 

von uns allein ab, sondern vom wohlwollenden Zusammen-

spiel aller Partner_innen. 

 

 

 

Wie würden Sie die Aufgaben einer Kulturpolitik in Öster-
reich beschreiben? Kunst- und Kulturförderung ist primär 
ja Angelegenheit der Länder bzw. Gemeinden – wo ist die 
Aufgabe des Bundes? Und wie stimmen Sie sich ab? 
Ich sehe den Bund als Impulsgeber für das Große und Ganze 

und als Ermöglicher – wir gestalten die Rahmenbedingun-

gen, unter denen Kunst und Kultur in Österreich weiterhin 

florieren können. Die Kompetenz der Länder und Gemein-

den liegt im engen, direkten Kontakt mit den Künstler_in-

nen und Kulturarbeiter_innen. Bund und Länder sind hier 

in gutem Austausch. Konkret gibt es alle paar Wochen eine 

Landeskulturreferent_innen-Tagung, bei der, auch abseits 

von Covid-Zeiten, alle leitenden Kulturpolitiker_innen der 

Bundesländer und ich als bundesweit Ressortverantwortliche 

zusammenkommen, gemeinsame Schwerpunkte erarbeiten 

und Themen diskutieren. Leider findet dieser Austausch der-

zeit nur über Videokonferenzen statt. 

Interview: Kulturpolitik

Die gift-Redaktion 
im Gespräch mit der 
Staatssekretärin Andrea Mayer    

Am 20. Mai 2020 wurde Mag.a Andrea Mayer als Kunst- und 
Kulturstaatssekretärin des Bundesministeriums für Kunst, 
Kultur, öffentlicher Dienst und Sport angelobt. Im Gespräch 
mit der gift-Redaktion erklärt die studierte Germanistin, 
Geschichts- und Rechtswissenschaftlerin, warum Kom-
munikationskanäle eine wichtige Basis bilden, was die 
Corona-Krise an Veränderungen hervorgerufen hat und 
inwiefern dem Bund eine Rolle als Ermöglicher in Sachen 
Kunst und Kultur zukommt.  

Sehr geehrte Frau Staatssekretärin, Sie sind jetzt seit un-
gefähr einem 3/4 Jahr im Amt. Sie sind mitten in der Coro-
na-Krise angetreten. Was waren für Sie die größten Heraus-
forderungen - und wie sind Sie diesen begegnet?
Die größte Stärke der Kunst- und Kulturszene ist zugleich 

ihre größte Herausforderung. Sie ist unglaublich vielfältig. 

In meiner Rolle als Staatssekretärin war mir von Anfang an 

wichtig, nicht nur mit den Großen zu reden. Nicht nur zu 

Krisenzeiten ist es wichtig, mit der Basis, den freien Künst-

ler_innen und Kulturarbeiter_innen, sowie den kleinen und 

mittleren Häusern und anderen wichtigen Vertreter_innen 

der Branche in engem Austausch zu bleiben. Eine große 

Herausforderung war zu Beginn der Aufbau der unterschied-

lichen Kommunikationskanäle. Jetzt läuft es und das sollten 

wir uns beibehalten – auch über die Krise hinaus. 

Was hat sich – bislang – durch die Krise für Sie verändert, 
wie sehen Sie den Kunst- und Kulturbereich derzeit in Ös-
terreich? 
Ich sehe eine große und breite Solidarität. Die Kommunika-

tionsflüsse laufen – und das in alle Richtungen. Besonders 

der Fairness-Prozess, den wir gemeinsam mit den Inter-

essensvertretungen und den Bundesländern angestoßen 

Die größte Stärke der Kunst- und Kulturszene 

ist zugleich ihre größte Herausforderung. 

Sie ist unglaublich vielfältig.
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© Lechner



 
Perspektivisch gedacht: Wie wünschen Sie sich die Kunst- 
und Kulturlandschaft in Österreich? Wie sehr zielen Sie auf 
die Lebens- und Arbeitsmöglichkeiten der Künstler_innen 
und Kulturschaffenden? 
Die Frage ist wohl eher, was sich die Künstler_innen von der 

Kulturpolitik erwarten… Aber wenn Sie mich so fragen: Ich 

wünsche mir, dass es ein faires Miteinander in Kunst und Kul-

tur gibt, das zu künstlerischen Höchstleistungen anspornt, 

und das Kooperation, Innovation und Internationalisierung 

fördert. Dazu sind faire Rahmenbedingungen nötig, Transpa-

renz, aber auch Professionalisierung. Es braucht zeitgemäße 

Konzepte der Publikumsansprache und -einbindung, Nach-

haltigkeit und Interdisziplinarität. Aber die Impulse müssen 

aus der Szene kommen. Als Kulturpolitikerin ist meine Auf-

gabe, sichere Rahmen zu gestalten und im Austausch zu 

bleiben. 

 

 

 

 
Diese Frage stellen wir allen Kulturpolitiker_innen; es inter-
essiert uns tatsächlich sehr: Woher beziehen Sie Ihre Infor-
mationen, was brauchen Sie, um gut über die Szenen und 
die Herausforderungen informiert zu sein? 
Zum Beispiel von Ihnen! Unsere Informationen beziehen wir 

von den diversen Akteur_innen des Kulturbereichs und Inte-

ressensvertretungen. Auch die Fachabteilungen der Kultur-

sektion stehen im ständigen Austausch mit ihren jeweiligen 

Sparten. Darüber hinaus lese ich natürlich Zeitung und bin 

mit internationalen Kolleg_innen vernetzt. Über ein Zuwenig 

an Informationen kann ich mich nicht beschweren. Es gilt, 

gut auszuwählen, neue Gedanken zuzulassen und sich mit 

den Impulsen aus den unterschiedlichen Richtungen zu be-

schäftigen. Initiativen zu bestimmten Themen, Expert_innen 

und die Interessensvertretungen spielen hier eine wichtige 

Rolle. 

 
Die EU gibt es vor – aber welche Strategien gibt es, um die 
Kunst- und Kulturlandschaft divers, integrativ, nachhaltig, 
ökologisch und alle Generationen einbeziehend zu entwi-
ckeln? 
Aktuell befinden wir uns in der Vorbereitung einer bundes-

weiten Kunst- und Kulturstrategie. Diese wird die europä-

ischen Standards natürlich einbeziehen. Die Strategie soll 

als partizipativer Prozess gestaltet sein. Damit haben wir 

– denke ich – ein gutes Instrument, um die Kunst- und Kul-

turlandschaft auf allen Ebenen nachhaltiger zu entwickeln. 

 
Und persönlich: Warum engagieren Sie sich für Kunst und 
Kultur? Was bewegt Sie als Mensch? 
Ich bin seit 30 Jahren in der Kulturpolitik tätig und ich kann 

mit voller Überzeugung sagen: Es ist das schönste Arbeits-

feld, das ich mir vorstellen kann. Ich liebe einfach den Um-

gang mit Menschen, die Kunst und Kultur schaffen, weil sie 

mich inspirieren. 

Die Frage ist wohl eher, was sich die Künstler_

innen von der Kulturpolitik erwarten… Aber 

wenn Sie mich so fragen: Ich wünsche mir, 

dass es ein faires Miteinander in Kunst und 

Kultur gibt, das zu künstlerischen Höchst-

leistungen anspornt, und das Kooperation, 

Innovation und Internationalisierung fördert.

15

g
if

t 
0

1.
2

0
2

1 
 I

  
p

ro
fi

l



die Kinder Steine ins Wasser werfen“ für 

die Bühne. In beiden Inszenierungen 

arbeitete sie mit einem gemischten 

Ensemble aus Schauspieler_innen und 

Tänzer_innen, die eher neben- als mit-

einander agierten und so dramatische 

Spannung erzeugten.

„Christine Gaiggs Arbeit leitet sich 

nicht aus tanzimmanenten Reflexionen 

ab, sondern von der Beobachtung ge-

sellschaftlicher Vorgänge her“, schrieb 

Helmut Ploebst vor 20 Jahren im Fal-

ter. „Ein klarer, rationaler Zugang zu den 

Mitteln des Tanzes und ein reflektierter 

Umgang mit dem Körper machen ihre 

Arbeiten zu Denkstücken mit sinnlicher 

Qualität.“ Ploebst bezieht sich dabei auf 

frühe Arbeiten wie das Duett „The Time 

Falling Bodies Take to Light“ (1998) oder 

„Sacre Material“ (2000), Gaiggs erste 

Auseinandersetzung mit dem epocha-

len Nijinsky/Strawinsky-Ballett „Le sacre 

du printemps“. 

Seit damals hat sich ihr Zugang 

zum Tanz weiterentwickelt oder, bes-

ser gesagt: immer weiter weg vom 

Tanz entwickelt. Eine Zeitlang hat Gaigg 

eng mit zeitgenössischen Komponisten 

zusammengearbeitet, wobei es ihr be-

sonders darum ging, das Verhältnis von 

Tanz und Musik gründlich zu untersu-

chen. Am spektakulärsten geschah das 

in der mit dem Komponisten Bern-

hard Lang, dem Tontechniker Winfried 

Unter der Baumgrenze 
Nicht nur die Körper sprechen in 
Christine Gaiggs Performance-Essays 

Christine Gaigg ist eine außergewöhn-
liche Choreografin. Sie hat aber auch 
kein gewöhnliches Curriculum. Bevor 
die 1960 in Linz geborene Gaigg 1994 
ihre Compagnie 2nd nature gründete, 
studierte sie nicht nur Tanz und Cho-
reografie an der School for New Dance 
Development in Amsterdam, sondern 
absolvierte auch ein Philosophiestudi-
um an der Universität Wien, das sie mit 
dem Doktortitel abschloss. Und sie war 
einige Jahre lang Filmkritikerin beim 
Falter. Welche Choreografin kann das 
schon von sich behaupten?

Der philosophisch-journalistische Hin-

tergrund schlägt sich in den Stücken 

von Christine Gaigg unverkennbar nie-

der. Ein analytischer Ansatz ist dafür 

ebenso charakteristisch wie ein konkre-

tes Thema; das von ihr gern eingesetzte 

Stilmittel des Loops wiederum könnte 

auf ihre Expertise im experimentellen 

Film zurückzuführen sein. „Purer“ Tanz 

war jedenfalls nie ihr Ding, und anders 

als viele ihrer Kolleginnen hat Gaigg 

keinerlei Berührungsängste gegenüber 

Text und gesprochener Sprache. Sogar 

zwei Sprechtheaterproduktionen fin-

den sich auf ihrer Werkliste: Im Zürcher 

Theater am Neumarkt hat Gaigg 2007 

Elfriede Jelineks „Über Tiere“ inszeniert, 

am Wiener Schauspielhaus adaptierte 

sie 2012 Xaver Bayers Erzählung „Wenn 16
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Christine Gaigg

© Alexi Pelekanos



Ritsch und dem Szenografen Philipp Harnoncourt entwickel-

ten Arbeit „Maschinenhalle#1“, uraufgeführt zur Eröffnung 

des steirischen herbstes 2010 in der Helmut-List-Halle. Hier 

hatte Gaigg das übliche Verhältnis zwischen Tanz und Musik 

umgedreht: Die zwölf Tänzer_innen der Performance agier-

ten auf Plattformen, die mit mechanischen Klavieren verbun-

den waren; über Kontaktplatten wurden die Bewegungen in 

Klänge übersetzt. Die Performer_innen waren Tänzer_innen 

und Musiker_innen zugleich – und auch die Verantwortlich-

keiten von Choreografin und Komponist waren nicht mehr 

klar voneinander zu trennen. 

Musikalische Grundlage von „Seven Cuts“ (2011) war dann 

ein Streichquartett von Bernhard Gander. In Zusammenhang 

mit diesem Stück, uraufgeführt bei Impulstanz im Kasino am 

Schwarzenbergplatz, sprach Christine Gaigg erstmals von ei-

nem „Essay“. Die Choreografin hatte einen Text geschrieben 

(und im Rahmen der Performance selbst vorgetragen), in 

dem sie persönliche Gedanken und Begebenheiten aus dem 

Probenprozess festhielt. Dazu animiert hatte sie eine Rezensi-

on in Theater heute, in der es hieß: „In der Welt des Contempo-

rary Dance herrscht eine Art Emotionsverbot. Man hat sich auf 

die Meta-Ebene verbannt, in die steinigen Gedankenwüsten 

über der Baumgrenze.“ Sie habe daraufhin beschlossen, einen 

Meta-Text zu ihrer Choreografie zu verfassen, der möglichst 

weit unter der Baumgrenze angesiedelt ist. „Mein Text sto-

chert tief unten, im emotionalen Sumpfgebiet herum.“

Der Performance-Essay ist in den vergangenen zehn Jah-

ren zur bevorzugten Form von Christine Gaigg geworden. Ein 

besonders gelungenes Beispiel für dieses Hybrid aus Tanz 

und Theorie, Lecture und Performance ist „DeSacre!“, in dem 

Gaigg sich erneut mit „Le sacre du printemps“ beschäftigt 

– und dem hundert Jahre alten Ballettskandal den Eklat 

um die russische Frauenpunkband Pussy Riot und deren 

„Punkgebet“ in einer Moskauer Kathedrale gegenüberstellt. 

Uraufgeführt wurde „DeSacre!“ 2013 in der Josephskapelle 

der Hofburg, das Stück wird heute noch international nach-

gefragt. Gemeinsam mit sieben Tänzer_innen und dem Lite-

raturkritiker und Russlandexperten Erich Klein rekonstruiert 

Gaigg, was 1913 in Paris bzw. 2012 in Moskau genau passiert – 

oder eben nicht passiert – ist; die zündende Kombination aus 

scharfer Analyse auf der Textebene und archaischer Wucht 

in den Tanzsequenzen ist ebenso erhellend wie mitreißend. 

In letzter Zeit hat Gaigg sich vor allem mit Sexualität beschäf-

tigt. Das ist zwar – auch und gerade in der Tanzperforman-

ce – ein allgegenwärtiges Thema. Aber Gaigg geht es ganz 

anders an, als man das gewohnt ist. Sehr direkt, sehr unver-

blümt, sehr persönlich, sehr „sexpositiv“. In „Maybe the way 

you made love twenty years ago is the answer?“ (2014) erzähl-

te sie aus ihrer erotischen Biografie und stellte die – schon 

vor der #metoo-Bewegung durchaus provokante – Frage in 

den Raum, ob der gesellschaftliche Wandel im Umgang mit 

Sexualität nicht auch Verluste mit sich gebracht hat. 

Bei Impulstanz 2017 zeigte Gaigg im Mumok ein Reenact-

ment einer feministischen Performance von Barbara T. Smith 

aus den 70er-Jahren: In einem Boudoir empfing sie nackt 

einzelne Besucher_innen, die jeweils einige Minuten mit der 

Künstlerin verbrachten. Diese sehr spezielle Form von thea-

traler Begegnung hat Gaigg dann zu dem etwas größeren, 

aber immer noch sehr intimen Format „Meet“ (2018) ausge-

baut. In ihrer jüngsten Arbeit, „Go for it let go“, widmet sich 

Christine Gaigg dem Phänomen der weiblichen Ejakulation; 

sie hätte im Februar im Tanzquartier Premiere haben sollen 

und musste coronabedingt verschoben werden. 

Im Impulstanz-Special des Falter wurden Choreograf_in-

nen 2015 eingeladen, über Kolleg_innen zu schreiben, die sie 

besonders schätzen. Dass Christine Gaigg sich dabei ausge-

rechnet Florentina Holzinger ausgesucht hat, mag auf den 

ersten Blick überraschen. „Florentina ist ein performatives 

Medium“, schreibt Gaigg. „Wie sie mit den Antriebsfedern 

Mut und Angst umgeht, wie sie unprätentiös aus der Tanzge-

schichte genauso wie aus ihrem Leben schöpft, das schwappt 

auf das Publikum über.“ Das kann man auch von Christine 

Gaigg behaupten. Tatsächlich haben die intellektuelle Büh-

nen-Essayistin Gaigg und die superphysische Tanz-Extremis-

tin Holzinger mehr gemeinsam, als man denkt. Radikalität 

kann auf der Bühne ja auch bedeuten, den Mund aufzuma-

chen und schmerzhafte Fragen zu stellen. 

  Wolfgang Kralicek  
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ADEBAR KUBELKA (2003) © Michael Rausch-Schott

Porträt

Christine Gaigg  

CG: Talkative Concepts of Physical Love war eine Arbeit im 

Rahmen meiner Studienzeit an der SNDO Amsterdam. Im 

Prinzip sind da schon die inhaltlichen Schwerpunkte späterer 

Arbeiten drinnen: Sexualität, das Reale. Dazwischen (Ende 

der 1990er bis Anfang der 2010er Jahre) gab es eine Phase, 

die ich als strukturelle Choreografie bezeichne, in Kollabora-

tion mit Komponisten. Zuerst mit Max Nagl, Sacre Material 

(2000) und ADEBAR/KUBELKA (2003), dann mit Bernhard 

Lang die TRIKE-Serie und Maschinenhalle#1, womit wir 2010 

den steirischen herbst eröffneten. Anfang der 2010er begann 

ich dann mit dem, was ich „Performance Essay“ nenne, das 

sind medien- und gesellschaftskritische Performances wie 

DeSacre! Pussy Riot meets Vaslav Nijinsky oder Maybe the 

way you made love twenty years is the answer?

Im Gespräch mit Ulrike Kuner, Geschäftsführerin der IG Freie 
Theater, und im Porträt von Wolfgang Kralicek zeichnet sich 
die diskursive Vielfalt und performative Entwicklung der 
schon seit über 30 Jahren in Wien tätigen Künstlerin, Per-
formerin und promovierten Philosophin Christine Gaigg ab. 

UK: Liebe Christine, das erste Stück in deiner Werkliste ist 

von 1991 und trägt den Titel Talkative Concepts of Physical 

Love. Wie betrachtest du selbst, davon ausgehend, deine 

künstlerische Entwicklung?



Über Tiere (2007) © Stephan Rappo

Ich beschreibe meine verschiedenen Phasen gerne mit 

Filmgattungen: Experimentalfilm vs Dokumentarfilm. In der 

strukturellen Phase beschäftigte ich mich mit dem Material 

an sich, mit Bewegungsabschnitten, so wie sich Experimen-

talfilm mit dem Filmkader beschäftigt, und mit der Organi-

sation des Materials. Meine Arbeitsweise war ja tatsächlich 

entlehnt von den Experimentalfilmern Peter Kubelka und 

Martin Arnold. Für die Viennale habe ich Peter Kubelkas ein-

minütigen Film „Adebar“ (1957) in das Bühnenformat ADE-

BAR/KUBELKA übersetzt. Diese Choreografie ist so unglaub-

lich komplex, dass man beim Zuschauen nie und nimmer 

draufkommt, wie das funktioniert –  es ist hypnotisch. In der 

TRIKE-Serie, meiner Zusammenarbeit mit Bernhard Lang, 

ging es uns darum, eine Loop-Grammatik zu erarbeiten, die 

Klang und Bewegung aufeinander bezieht. Das hatte was 

von Cage und Cunningham.

Hingegen lässt sich, was ich jetzt mache, mit Dokumen-

tarfilm vergleichen. Ich starte von einem gesellschaftspoli-

tischen Anliegen, einem Thema. Ich recherchiere, ich suche 

nach dem geeigneten Format. Es ist eine Form dokumen-

tarischen Theaters.

UK: Über die dreißig Jahre: Was macht dich als Künstlerin 

aus?

CG: Ich würde sagen, von Anfang an die philosophische Be-

trachtung von Themen in Verbindung mit einem sehr per-

sönlichen Zugang, der gesellschaftspolitische Anspruch, die 

Suche nach dem Relevanten. Die Bereitschaft, durch einen 

Prozess zu gehen. Und ich denke, dass ich mutig bin. Das, 

finde ich, ist eigentlich meine wichtigste Eigenschaft.

UK: Was treibt dich dazu, Bühnenstücke zu machen?

CG: Performance hat durch die Live-Körperlichkeit einen Ef-

fekt, den es sonst nirgends gibt, nicht in der Literatur, nicht 

im Film.

UK: Inwiefern spielt das Publikum eine Rolle in deiner Ar-

beit? 

CG: Das hat sich über die Jahre radikal entwickelt bei mir. 

Jetzt durch Corona ist das alles unterbrochen, aber bis vor 20
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Corona konnte ich mir nicht mehr vorstellen etwas zu ma-

chen, was nicht das Publikum auf eine wechselseitige Weise 

einbezieht. Also nicht nur, dass die Performance die Körper 

der Zuschauer_innen involviert, sondern auch umgekehrt, 

dass Zuschauer_innen auf Performer_innen einwirken kön-

nen. Tatsächlich habe ich in den dreißig Jahren kaum fron-

tale Stücke gemacht, die kann ich an einer Hand abzählen, 

bei den anderen ist das Publikum theatrales Subjekt. Maschi-

nenhalle#1 könnte man zum Beispiel als immersives Konzert 

bezeichnen.  

UK: Ich fand Maschinenhalle#1 wahnsinnig beeindruckend. 

Für mich als Zuseherin war es so fesselnd, weil man ja in 

dieses Maschinengeschehen eingebunden war. Man schaut 

nicht mehr aufs Werk, sondern ist Teil davon.

CG: Man ist drinnen und man trägt zum Werk bei. Das war 

vorher auch schon so bei meiner Inszenierung von Elfrie-

de Jelineks Über Tiere (Schweizer Erstaufführung 2007) 

und davor bei Sacre Material. In diesen großen Formaten 

bewegt sich das Publikum frei und kann ständig Position 

und Blickwinkel ändern. Ja, wir waren alle sehr glücklich mit 

Maschinenhalle#1 und wollten ein Nachfolgeprojekt in so 

einer ähnlichen Größenordnung machen. Zwei Jahre lang 

versuchten wir, interessante Räume und interessierte Ver-

anstalter zu finden. Letzteres haben wir nicht geschafft. So 

hat sich diese Zusammenarbeit aufgelöst.

UK: Wie würdest du euren Begriff von Kollaboration be-

schreiben und wer nimmt da welche Rolle ein? 

CG: Jede_r hatte die Rolle ihrer_seiner Kompetenz. Es war 

ein Kollektiv in dem Sinn, dass keine noch so kleine Ent-

scheidung getroffen werden konnte, ohne dass die anderen 

involviert waren. Jede_r aus seiner Warte heraus: Bernhard 

Lang Komposition, Winfried Ritsch Programmierung und 

Automatenklaviere, Philipp Harnoncourt Raum und Licht, 

ich Choreografie.

ADEBAR KUBELKA (2003) © Michael Rausch-Schott



UK: Aber es war dein Konzept? 

CG: Nein, im Fall von Maschinen-

halle#1 war es eine gemeinsame 

Entwicklung. Die ging über die 

TRIKE-Serie. Bernhard und ich ka-

men zusammen aufgrund unser 

affinen Arbeitsweisen. Bei TRIKE 

kann man noch sagen, dass es 

mein Stück ist. Danach hat mir 

Bernhard den Loop-Generator 

gezeigt, das ist die Technologie, 

die sie am IEM in Graz entwickelt 

haben. Ich war am Anfang extrem 

skeptisch, oft ist es ja ein Rück-

schritt, weil man mit der Techno-

logie Dinge macht, die man ohne 

Technologie als altmodisch oder 

nicht relevant empfinden würde. 

Bei Interface-Technologie dauert 

es, bis man gefunden hat, worum 

es geht, was genau die Schnitt-

stelle ist und was sie können soll. 

Es wirkt vielleicht so, als ob die 

Metallplatten immer schon die 

grundlegende Idee für die Ma-

schinenhalle gewesen wären, 

aber das war ein langer Prozess. 

In der TRIKE-Serie setzte ich noch 

die Plexiglasplatten ein, die vom 

Bühnenbild von ADEBAR/KUBEL-

KA stammen, wo die Tänzer_innen 

auf durchsichtigem von unten be-

leuchtetem Boden tanzen [diesel-

ben Plexiglasplatten sind bis heu-

te in fünf Produktionen auf völlig 

unterschiedliche Weise im Einsatz 

– Nachhaltigkeit rules!]. Allerdings 

rein visuell, Plexiglas ist kein Mate-

rial, das Sound leitet. Messing aber 

schon, und Winfried Ritsch hatte 

Messingplatten in seinem Studio. 

Bevor wir V-Trike gezeigt haben, 

das war zum ersten Mal 2007 im 

Kaaitheater Brüssel, haben wir 

ein Jahr lang herumgetan, wor-

um es geht in dieser Verbindung 

von Metallplatte, Bewegung und 22
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Kollektiv Maschinenhalle #1Ritsch, Gaigg, Lang, Harnoncourt (v.l.)(2010) © J.J.Kucek





Videoprojektion. Von außen kann man nicht sagen, wer wen 

steuert – eine gesellschaftliche Analogie. Was diese Arbeiten 

auszeichnet, alle, also TRIKE, V-Trike, Maschinenhalle#1, ist 

die beinharte Reduktion auf das Wesentliche.

UK: Wie kommst du zu den Themen?

CG: Es ist eine Mischung aus persönlichem Erleben und Ge-

sellschafts- und Medienkritik. Allerdings, solange ich noch 

rein tänzerisch unterwegs war, konnte ich das, was mich jetzt 

umtreibt, nämlich zum Denken anzuregen und Debatten 

zu starten, gar nicht bewirken. In Rough Trades (1998) zum 

Beispiel ging es um den Fall Tibor Foco. Da war viel Recher-

che dahinter, zu Justizirrtum, Geldwäsche und Prostitution. 

Meine Überlegungen übersetzte ich in Tanz. Im Endeffekt 

hat kein Mensch es wirklich verstanden, da war die Recher-

che eigentlich vergeudet. 

Das zwölfminütige sadomasochistische Männerduett The 

Time Falling Bodies Take to Light (1998) war mein Durch-

bruch hier in Wien. Es ist so was wie die Keimzelle für meine 

späteren Performances mit sexuellen Themen. Nach und 

nach hat sich das mehr herauskristallisiert. Als mir das The-

ater am Neumarkt Zürich anbot, Über Tiere von Elfriede Je-

linek zu inszenieren, habe ich das gemacht aufgrund meines 

Interesses an Sexualität und ihren Abgründen, und nicht, um 

moralische Urteile zu untermauern. Die Jelineksche Textflä-

che für einen rhythmisierten orchestrierten Into-Your-Face-

Raum zu nutzen, das hat super funktioniert. 

Ein einschneidendes Erlebnis war für mich 2012 die Veran-

staltung des steirischen herbst, „Truth is Concrete“, an der 

Schnittstelle von Kunst und Aktivismus. Da habe ich kapiert, 

dass es möglich ist, mit Kunst gesellschaftspolitisch aufklä-

rerisch zu wirken. Das war der Anstoß für DeSacre! 

UK: DeSacre! habe ich in vielen Settings und Kirchen gese-

hen, das war unglaublich.

CG: 2013 bekam ich die Gelegenheit, auf Einladung der 

Bundespräsidentschaftskanzlei und des Tanzquartiers, die 

Kapelle in der Hofburg zu bespielen. Als ich bei „Truth is Con-

crete“ zwei russische Künstler über die Aktion von Pussy Riot 

als paradigmatischen Fall zeitgenössischer Kunst palavern 

hörte, wurde ich stutzig. Das hatte ich nämlich in einem 

Falter-Artikel von Erich Klein ganz anders gelesen, laut ihm 

hatte sich die Moskauer Kunstszene zur Pussy Riot-Aktion 

schweigend bis zynisch verhalten. Darüber wollte ich mehr 

herausfinden. Außerdem, da ich einen Kirchenraum zur 

Verfügung hatte, wollte ich ausprobieren, wie das mit der 24
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Verletzung religiöser Gefühle ist. Meine Argumentation, die 

Herleitung der Gewaltfreiheit mithilfe von Video- und Be-

wegungsanalyse, sowie die Mikrobezüge zwischen Nijinsky 

und Pussy Riot, das alles hat sich erst im Probenprozess 

ergeben. Ein Prozess, der mit ziemlichen Hürden versehen 

war, die Bundespräsidentschaftskanzlei hat ja nicht damit 

gerechnet, dass ich ihre Einladung für eine politisch brisante 

Analyse verwende…

UK: Die Formate entwickeln sich also über die Inhalte?

CG: Genau. Maybe the way you made love twenty years ago 

is the answer? ergab sich als Folge meiner Inszenierung von 

Xaver Bayers Wenn die Kinder Steine ins Wasser werfen am 

Schauspielhaus. Bei Bayer habe ich mich ja auf den Text 

drauf gesetzt wie ein Parasit auf einen Wirt und dem Text 

was Rohes und sexuell Aufgeladenes hinzugefügt, weil ich 

fand, dass ihm das fehlt. Grundsätzlich ging es mir da um 

die gesellschaftlichen Veränderungen dem Sexuellen gegen-

über. Es ist in der Hinsicht sicher mein wichtigstes Stück. 

Auch weil es so angreifbar ist. Das Format spannt sich auf 

zwischen der Improvisation einer erotischen Szene, die was 

von Amateurporno hat, und meinen erzählten Beobachtun-

gen und Erinnerungen. So wird das Publikum angeturnt und 

gleichzeitig intellektuell gefordert. Solcherart konzipiere ich 

meine Performance Essays, dass eine Spannung entsteht 

zwischen der Reflexion und dem sinnlich Emotionalen. 

UK: Was interessiert dich am Körperlichen? Sexualität sowie-

so, aber auch wenn man von der Maschinenhalle ausgeht, 

da war man als Besucher_in ja auch Teil des Organismus, das 

hat einen doch sehr angeregt, stimuliert, mitgenommen.

CG: Das wollten wir in der Maschinenhalle explizit erzeugen, 

die Klaviere als physische Objekte, die Schwingungen. Ich 

finde grundsätzlich Tanz, wenn er nicht nur zum Anschauen 

ist, interessanter. Wenn man als Publikum näher an der Sa-

che ist, geht es auch um die Empfindung und die Sensation, 

die entsteht. Deswegen versuche ich immer was zu finden, 

wo nicht nur die Körper der Darsteller_innen sondern auch 

die Körper der Zuschauer_innen involviert sind. Der Büh-

nentanz könnte jedes körperliche Thema verhandeln, aber 

er interessiert sich nicht wirklich dafür, dadurch, dass er so 

visuell geworden ist. Deswegen bin ich in die Performance 

ausgewandert. In CLASH (2016), meinem Performance Es-

say zum Orlando-Attentat, umarme ich am Schluss jede_n 

einzelne_n Besucher_in, nur eine hat es verweigert, die Um-

armungen mit allen anderen waren extrem intensiv. Weil 25
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Affair (2019) © eSeL



Meet (2018) 

© Raphael Brand



vorher so viel passiert ist an Aufladung, nahmen die Leute 

den physischen Abschluss dankbar an.

UK: Ich hatte ein Erlebnis bei einer bulgarischen Performan-

ce, wo man mit verbundenen Augen herumgeführt wurde. 

Meine Kolleg_innen aus Berlin so: Das geht gar nicht, das 

ist die totale Überschreitung der eigenen Sicherheitsgrenze 

und Individualität.

CG: Es wird spannend, wie das nach Corona wird. Ich glaube 

nämlich, wie du sagst, dass die Tendenz, rein die Grenzüber-

schreitung zu werten und das Performative daran zu überse-

hen, sowieso schon sehr stark ist. Was ich suche mit diesen 

performativen Formaten ist die Intimität unter Fremden. Am 

intensivsten ist das in Meet (2018), wo ich in einem kleinen 

Raum mit zehn Zuschauer_innen experimentell interagiere. 

In Affair (2019) gibt es gar keine eigene Spielfläche, sondern 

wir sind im und mit dem Publikum zugange. 

UK: Was hat sich in den dreißig Jahren grundsätzlich in Wien 

für Choreograf_innen verändert?

CG: Die Szene ist wesentlich größer als früher. Die Vielfältig-

keit der Wiener Szene kommt daher, weil es keine eigene 

Choreografieausbildung gibt, sondern die Leute kommen 

aus verschiedenen Richtungen in diese Stadt. Aber eben 

weil die Szene größer geworden ist, bräuchte es noch min-

destens eine weitere Spielstätte, wie die Wiener Perspektive 

das fordert.

UK: Ja, wir von der IG fordern das auch! Wenn du jetzt junge 

Künstlerin wärst, was würdest du dir wünschen, was wäre 

gut? Welchen Rahmen soll die Kulturpolitik setzen, damit 

sich diese Künstlerin entfalten kann? 

CG: Einen freieren Raum, der nicht so institutionalisiert ist. 

Ich finde, es ist mittlerweile auch für die Jungen alles schon 

zu institutionalisiert. Das Sich-Ausprobieren, das Hingerotzte, 

Schnelle, das nicht auf allen Ebenen durchgearbeitet sein 

muss, das könnten die Jungen für sich beanspruchen.

UK: Du arbeitest sehr produktionsbezogen. Hast du aber 

auch Erfahrungen mit Residencies? 

CG: Ja, ich arbeite produktionsbezogen. Die Wiener Perspek-

tive setzt sich für künstlerische Forschung ein, das finde ich 

gut, weil Kunst auch Praxis ist und nicht nur Produkt. Aber 

ich selbst brauche Deadlines. Das war ja jetzt auch so, im ers-

ten Lockdown war ich genauso in Schockstarre wie alle an-

deren, dann bekam ich vom TQW meinen Premierentermin 

und ich wusste, worauf ich hinarbeite, egal, was bis dahin 

passiert. Deswegen ist für mich das Produkt nicht so negativ 

behaftet wie es das für viele andere ist. Ich hatte Residencies 

z. B. am CCNC Caen, aber erst in den letzten Jahren. Anfang 

der 2000er Jahre, als es begann mit Residencies, hatte ich 

ein kleines Kind und war nicht so flexibel. 

UK: Abschließend: Worauf bist du stolz?

CG: Aktuell auf Go for it let go, das wir gerade fertig gestellt 

haben. Mitten im Lockdown, mit einem Konzept, das sich 

von Plan A nach B nach C nach D hantelte, Proben mit 

FFP2-Masken, mit Performerinnen, die einander davor nicht 

gekannt hatten. Die Protagonistinnen sind Frauen, die ich 

über einen Aufruf im Falter gefunden habe. In der Perfor-

mance exponieren sie sich. Sie verdienen es deswegen, dass 

das Publikum sich den Aufwand auch jetzt antut, ins TQW zu 

kommen, um sichtbar und spürbar anwesend zu sein, wenn 

auch mit Abstand. Nur so ist es halbwegs fair. Gestreamt und 

am Laptop angeschaut wäre das wie Reality TV. Stolz bin ich 

auf die Arbeiten, die polarisieren und provozieren, oder wo 

ich mich aussetze. Gar nicht so auf den Erfolg, sondern auf 

das Anfechtbare, das Verletzliche. Dazu stehe ich.

27
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JUTTA SCHWARZ 
Zum 80. Geburtstag
Jutta Schwarz im Gespräch mit Axel Tangerding

Zum 80. Geburtstag einer der prägendsten Schauspielerin-
nen, Theaterinitiatorinnen und Impulsgeberinnen der Frei-
en Szene in Wien, Jutta Schwarz, hat sich Axel Tangerding, 
seit über 40 Jahren Leiter des Meta Theater in München, auf 
ein Gespräch über gemeinsame Lebenswege, progressive 
Theateraktionen und die Suche nach dem Politischen im 
Theater eingelassen. 

Axel: Liebe Jutta, wir beide haben aktiv eine Epoche erlebt, 

in der – gerade im Theater – ein Aufbruch stattfand: Das 

„neue“ Theater wurde geboren, zeitgleich in den verschie-

denen Metropolen und Ländern. Etwas lag in der Luft, etwas 

machte sich Luft, und wir machten uns Luft.

In meinem Theaterarchiv habe ich einen Artikel aus dem 

Jahr 1970 gefunden, erschienen im Feuilleton der Münchner 

Abendzeitung, mit der Schlagzeile „Jutta Schwarz verläßt die 

Münchner Kammerspiele: Das ist alles so vorbei für mich“. 

Weiter steht dort: „…Jutta Schwarz ist seit einem halben Jahr 

Mitglied des Münchner La Mama Workshops, da geht sie 

dreimal die Woche hin und übt progressives Theater. . . . . 

Jutta Schwarz verläßt die Kammerspiele, um ihren Traum 

vom effektiven Theater zu verwirklichen. . .  Wir stehen an 

einer ganz großen Wende. Aber man sieht die Veränderung 

noch nicht. Ein Teil des Stücks, das wir gerade im Workshop 

jetzt proben, heißt: ‚Die Stunde vor dem Morgengrauen ist 

die dunkelste‘. Damit ist unser Jahrhundert gemeint.“

Jutta: Die Begriffe progressives und effektives Theater fin-

de ich aber großartig, die haben wir 40 Jahre nicht mehr 

verwendet. Vielleicht sollten wir sie wieder einführen? Ja, 

damals waren wir voller Hoffnung auf eine Wende, hin zu 

einer besseren, gerechteren Welt. Heute, 50 Jahre später, 

sehe ich mehr die Doppelbedeutung, es könnte auch ein 

Grauen vor dem Morgen werden. 

Ich komme ja aus einer sozialdemokratischen Familie, 

und bin im Gemeindebau aufgewachsen. Als meine Groß-

eltern 1927 dort einzogen, dachten sie auch „Ab jetzt kann`s 

nur mehr aufwärtsgehen.“ Aber 10 Jahre später waren schon 

die Nazis an der Macht. Ich bin 1941 geboren, und vor allem 

mein Großvater hat mir seine Haltung dazu schon als Kind 

deutlich vermittelt. Ich habe das vorbewusst als eine Art 

Auftrag empfunden. In der Pubertät waren dann mehr die 

persönlichen Fragen im Vordergrund, was soll, kann, darf 

aus mir werden? Als ich mich schließlich fürs Theater ent-

schieden habe, sind auch die gesellschaftspolitischen Fragen 

wieder aufgetaucht, die konfliktreiche Auseinandersetzung 

zwischen Individuum und Gesellschaft ist ja der Kern des 

Theaters. Begonnen habe ich in der damaligen „freien Sze-

ne“, vor allem am Ateliertheater am Naschmarkt, das von 

Veit Relin geleitet wurde. Bevor Veit dann Maria Schell hei-

ratete und nach München ging, inszenierte er „Gerettet“ von 

Edward Bond. Er hat das Stück, das von Jugendlichen im 

tristen englischen Arbeitermilieu handelt, ins Wienerische 

übersetzt und beides, Stück wie Inszenierung, haben viel 

Aufmerksamkeit erregt. Danach wurde ich am Volksthea-

ter engagiert und hab dort den sozialdemokratischen Geist 

meiner Kindheit wiedergefunden. Das Wiener Volkstheater 

hat ja eine Besonderheit, Dependancen in 22 Wiener Be-

zirken. Obwohl die Bedingungen dort manchmal schwierig 

waren, habe ich mich irgendwie zuhause gefühlt „Gerettet“ 

hat mich auch an die Münchner Kammerspiele gebracht. 

Peter Stein, der die Wiener Inszenierung gesehen hatte, hat 

das Stück 1967 im Werkraumtheater inszeniert, in einer bay-

rischen Fassung von Martin Sperr. Der hat selbst mitgespielt 

und war auch mein Bayerisch-Lehrer. Als ich 1968 an die 

Münchner Kammerspiele wechselte, war die Stimmung dort 

hochpolitisiert. Peter Stein hatte den „Vietnamdiskurs“ von 

Peter Weiss inszeniert, und die Kontroverse mit der Theater-

leitung wie mit der Stadt entzündete sich an der Frage, ob 

die Schauspieler_innen während, oder nach der Vorstellung, 

für den Vietcong sammeln dürfen. Es war ein zähes Ringen, 

immer wieder unterbrachen Student_innen das Stück und 

forderten vom Theater eine klare politische Stellungnahme. 

Das mitzuerleben hat auch mich politisch aufgeweckt.

Axel: Zeitglich erschien im Dumont Verlag in München 

Now – Theater der Erfahrung von Jens Heilmeyer und Pea 

Fröhlich, eine umfangreiche Dokumentation des amerika-

nischen Avantgarde-Theaters. Vorgestellt wurden darin u. a. 

Allen Ginsberg, Ellen Stewart, Paul Foster, Sam Shepard, Joe 28
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JUTTA SCHWARZ 
Zum 80. Geburtstag
Jutta Schwarz im Gespräch mit Axel Tangerding

Jutta Schwarz © TimTom



Chaikin, Jerzy Grotowski, Jean-Claude van Itallie, Burning City 

Theater, Richard Schechner, Living Theatre. Als prominente 

Vertreterin war Ellen Stewart nach München eingeladen. Ich 

selbst gehörte damals zu einer losen Gruppe von Theater-

begeisterten, die sich Grotowski-Übungen aneignen wollten. 

Und dann trafen wir auf Ellen, die uns authentisch über die 

Theaterexperimente in NY und Grotowskis Teatr Laboratori-

um in Polen berichtete. Aus dieser persönlichen Begegnung 

entstand die erste La Mama Workshopgruppe in München.

Jutta: Das ist interessant, denn an den Kammerspielen ha-

ben wir Grotowksi gelesen, Peter Brook, und vieles mehr, 

aber dieses Buch wurde nie erwähnt. Für diese Off-Off-Ex-

perimente fühlten sie sich wahrscheinlich nicht zuständig. 

Da ging es ja auch um Community Theater, das war damals 

am offiziellen Theater noch nicht angekommen.

Axel: In unsere Workshopgruppe kamst du regelmäßig, 

drei Mal die Woche. Dein Ausstieg aus den Kammerspielen 

damals war die große Sensation. Überhaupt war unser Trai-

ningsraum am Johannisplatz ein „hotspot“ und zog viele Be-

geisterte und Neugierige an, auch aus den Institutionen, auf 

der Suche nach dem Neuen, nach experimentellem Theater. 

Neben dem anstrengenden physischen Training waren end-

lose Gruppensitzung und -diskussion an der Tagesordnung. 

Es ging um Selbsterfahrung, um Befreiung, kollektives Ar-

beiten. Die großen Weltveränderungen warteten, angepackt 

zu werden. Unter deiner aktiven Mitarbeit entstand 1971 die 

erste Kollektivproduktion Luft Dampf und Sturm bei der 

Kunstzone am Jakobsplatz, nach einer Textvorlage von Jo-

achim Johannson: „Von drei Unzufriedenen, die auszogen, 

die Welt zu verbessern, zum besseren Verständnis der Ge-

genwart, für eine bessere Zukunft, von der Möglichkeit der 

Unzufriedenen, ihre Lage zu verändern“. Dabei ging es um 

nichts Geringeres als um die Entstehung der Arbeiterbewe-

gung vom Vormärz 1848 bis 1933. 

Jutta: Luft, Dampf und Sturm war eine verrückte Geschich-

te, ein ambitioniertes Unterfangen und schwere Kost für eine 

Open-Air-Produktion. Verständlich, dass nur die Freund_in-

nen bis zum Ende blieben, während die Passant_innen nach 

kurzer Zeit weitergingen… Aber damals war ich enttäuscht 

über die fehlende Breitenwirkung. 

Später haben wir improvisierte Gruppenaktionen ge-

macht wie bei der Eröffnung der weißen Feste, da haben 

wir uns in weißen Anzügen mit plastischen Improvisationen 

durch das Publikum geschlängelt. Mit plötzlichen Aktionen 

sind wir auch in Kaufhäusern oder bei Galerieeröffnungen 

aufgetaucht. Ich erinnere mich an die Spielstraße im Rah-

men der Olympiade 1972, da kamen das Living Theatre, Peter 

Schuman mit Bread & Puppet, Grotowski mit Apocalypsis 

cum Figuris, und die punkige Gruppe Tenjō Sajiki aus Tokyo, 

von Shūji Terayama. Mit kleinen Aktionen waren wir damals 

auch vertreten.

Axel: Im Gefolge dieser Experimente eröffneten sich in Mün-

chen vollkommen neue Spielorte wie die Alabama Halle. 

Gleichzeitig verteuerte sich München mit den Olympischen 

Spielen merklich, dieser Trend setzt sich bis heute fort und 

macht Künstler_innen das Arbeiten und Leben schwer.

Jutta: Das hab ich so nicht mehr mitbekommen, denn bald 

nach der Olympiade haben Felix und ich uns erst einmal auf 

eine längere Reise Richtung Osten gemacht. Als wir zwei 

Jahre später nach Wien zurückkamen, hat mich Horst Fo-

rester ans Dramatische Zentrum geholt, das er Anfang der 

70er Jahre gegründet hatte.

Axel: Es gab eine personelle Verknüpfung zwischen Mün-

chen und Wien, die erste warst du, Jutta, und die zweite die 

Gründungsmitglieder von AMOK (Arbeitsgruppe Motorische 

Kommunikation), die in die Entwicklung des Dramatischen 

Zentrums sehr involviert waren. Herbert Adamec und Hilde 

Berger dachten utopisch und luden sehr früh erste Lehrer 

vom La Mama Theater NY ein. Sie initiierten auch die ersten 

Grotowski Trainings, und so sind wir uns zum zweiten Mal 

begegnet. In diesem Umfeld entstand in Wien 1974 dann 



schließlich die Initiative, das Dramatische Zentrum zu grün-

den. Horst Forester schreibt, ihr seid einen ähnlichen Weg 

gegangen, von „oben“ nach „unten“. Es ging euch um einen 

utopischen Idealzustand, Basisdemokratie und Mitbestim-

mung.

Jutta: Bei mir war es eher ein Weg von unten nach oben 

nach unten… Um einen Idealzustand ging es uns eigent-

lich nicht, sondern um das Prozesshafte, Durchlässige, um 

Entwicklung und Veränderbarkeit. Mitbestimmung war bei 

uns allen ein wichtiges Thema. Mitte der 70er Jahre veran-

staltete das Dramatische Zentrum ja auch einen dreitägigen 

Mitbestimmungskongress mit vielen internationalen Gästen. 

Das Dramatische Zentrum war ein Labor, ein Sammelbecken 

für Künstler_innen, ein Forum für Austausch und Projekte. 

Der Anspruch, wie ihn auch Grotowski formuliert hat, war 

die Trennung zwischen Schauspieler_innen und Publikum, 

Bühne und Zuschauerraum, zwischen Theater und Alltag 

aufzuheben. Das zog weite Kreise von Theaterinteressierten 

aus allen Bevölkerungsschichten an, die Theater aktiv erle-

ben wollten. Unsere Erfahrungen mit soziokultureller Thea-

terarbeit haben wir bald in dreijährigen Ausbildungsgruppen 

weitergegeben, und die Teilnehmer_innen haben sie in ihren 

eigenen Gruppen mit Kindern, Jugendlichen, Alten, wie auch 

mit unterschiedlichen Randgruppen wiederum weiterent-

wickelt.

Axel: 2002 erschien in dem Magazin dérive dein Textbeitrag 

„Vis Plastica Trans.gen / Straßenbewegungstheater das Zei-

tort Projekt“ und beschreibt „Dis-membered monuments“, 

Aktionen am Heldenplatz, Albertinaplatz, Morzinplatz, Ju-

denplatz und Sigmund-Freud-Park.

Jutta: Das war für mich eine ganz neue Geschichte, hatte 

mehr mit Tanz zu tun, vis plastica, Bewegungstheater, es 

ging um die Form, performatives Theater, eine Art Instal-

lation an öffentlichen Plätzen. Das habe ich durchgezogen 

bis 2007, das Projekt hat sich ständig weiterentwickelt, auch 

mit internationalen Teilnehmer_innen, schließlich tourten 

wir damit.

Axel: Zum Abschluss würde ich gerne mit dir über die heu-

tige Situation sprechen. Ich beobachte mit großer Sorge die 

prekäre Situation der freien darstellenden Künstler_innen 

© Bruno Völkel

31

g
if

t 
0

1.
2

0
2

1 
 I

  
p

ro
fi

l



Anzeige

europaweit, die gegenwärtige Krise macht die Fragilität und 

Verletzlichkeit wie in einem Brennglas noch sichtbarer. Wie 

beurteilst du die gegenwärtigen Tendenzen in den darstel-

lenden Künsten? Was können wir dazu beitragen?

Jutta: Ja, heute stehen wir alle global wie national vor enor-

men Herausforderungen, die wir in den 70er Jahren erst 

vage geahnt hatten. Damals wollten wir einen Kurswechsel 

einleiten, um eben nicht in diese Gefahrenzone zu schlittern, 

gleichzeitig war klar, dass das nur ein gesamtgesellschaft-

licher Prozess sein kann, der alle sozialen Schichten erfasst. 

Dem hat das Hochkommen des Neoliberalismus sich aber 

entgegengesetzt. Aber langsam zeichnet sich wieder eine 

Wende ab und es macht mich zuversichtlich, dass das Thea-

ter erneut und vermehrt seine Funktion als kulturelles Agens 

begreift, das in der gesamten Gesellschaft wirksam sein 

muss, und sich nicht nur an die maximal 50 % des kulturaffi-

nen Bürgertums wendet. Die zunehmende Spaltung der Ge-

sellschaft zeigt uns die Folgen dieses Neglects der anderen 

50 %, die sich politisch wie kulturell nicht wahrgenommen, 

nicht anerkannt fühlen. Das Theater, vor allem die Freie Sze-

ne, hat die kreativen Mittel dieser Spaltung entgegenzuwir-

ken. Das Theater kann ein Forum des Ausagierens und der 

Reflexion sein. Es setzt Dialoge in Gang – und wechselt die 

Perspektive, es bietet ein Experimentierfeld für Utopien und 

Dystopien… Wir brauchen nur die Bereitschaft wahrzuneh-

men und zuzuhören.

Axel: Das Prinzip des Zuhörens hast du im Format INVITES 

– initiiert von Anita Kaya im Flieger – praktiziert, wobei du 

Künstler_innen eingeladen hast, die wiederum ihrerseits 

eingeladen haben, um über ihre Arbeitsprozesse, Arbeits-

bedingungen, Gedankenentwürfe in Dialog zu treten. Das 

ist eine tolle Geschichte, Lernen dem anderen zuzuhören. Es 

scheint als bräuchten wir heute wieder mehr davon. 

Inzwischen wünsche ich dir aber zu deinem Geburtstag, 

dass vieles, das du angestoßen, mitbegründet, mit initiiert 

hast, weiterwirken kann und der jungen Generation als Blau-

pause dienen möge. Du bist ein lebendiger und politischer 

Wissensspeicher. Danke!
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Ein Recht auf Kunst 
Statements von Künstler_innen der freien Szene 

Grundsatzfragen über Grundsatzfragen werden gestellt, 
Lager geschaffen und Positionen eingenommen: Die Pan-
demie macht deutlich, in welchem Zustand sich die freien 
darstellenden Künste befinden und stellt gleichzeitig infra-
ge, welcher Stellenwert ihnen in der Gesellschaft zukommt. 
In dem öffentlichen Streit um das Unwort des letzten Jahres 
–  „systemrelevant“ – schlagen sich Medien, Sozialwissen-
schaftler_innen, Kulturforscher_innen und Politik die Köpfe 
ein. Dabei ist es doch besonders wichtig, dass die Betrof-
fenen selbst zu Wort kommen. Deshalb haben wir Künst-
ler_innen aus der freien Szene gefragt:

Live arts have the power to make all kinds of in-betweens 

tangible, they open up spaces for encounters, shift paradig-

ms and offer new perspectives and alternatives for different 

ways of being together. The absence of such encounters, of 

the possibility of assembly, flattens our experience and our 

awareness of ourselves as part of a community. We come to 

the theatre to recognize that we exist as part of a community, 

and we shall return to the theatre, someday soon, to celebra-

te, to mourn, to heal and to assemble.

Karin Pauer, Tänzerin/Choreographin

www.karinpauer.com

Wenn die Gesellschaft brüchig wird, braucht es Kunst als 

Bestandteil der mentalen Gesundheit. Die Erschaffung so-

wie das Rezipieren von zeitgenössischem Zirkus bedeutet 

für mich Entwicklung, Haltung zu hinterfragen, Prozess und 

Freude – kurz gesagt: dem Stillstand die Stirn bieten. Das 

brauche ich in dieser Zeit. Klopapier und Nudeln lassen sich 

zwar überraschenderweise gut jonglieren, aber machen al-

leine nicht glücklich.

Sebastian Berger, KV Fenfire

www.objektmanipulation.at

Wieso ist Kunst – insbesondere 
(freies) Theater, Tanz und Perfor-
mance sowie zeitgenössischer Zir-
kus – wichtig, für dich und für die 
Gesellschaft? Und wie macht sich 
das in der Pandemie bemerkbar?

Karin Pauer © Marco Pauer

Sebastian Berger © Christiane Hapt
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A group of neuroscientists have discovered that watching 

live theater can synchronize the heartbeats of an audience. 

One of the researchers put it this way: ‚Experiencing the live 

theater performance was extraordinary enough to overcome 

group differences and produce common physiological expe-

rience.‘ Right now we’re trying to synchronize the heartbeats 

via digitalization, all the world is a virtual theatre. It doesn’t 

work, it won’t work! 

In a world increasingly lost to virtuality and unreality, the 

sense of oneness with an audience, of losing all sense of time, 

is what I dream about while forcing myself to look interested 

via an endless stream of zoom.

Yosi Wanunu, toxic dreams

www.toxicdreams.at

Theater ist ein Lebenselixier und ein gesellschaftspolitischer 

Raum für Utopie und Reflexion. Die theatrale Unmittelbarkeit, 

die pure Authentizität, die Körper, der Atem, die gemeinsame 

physische Erfahrung ist, was uns allen momentan fehlt. An 

dieser (Zwischen-)Menschlichkeit mangelt es in Österreich 

aktuell mehr denn je…

Alireza Daryanavard, Performancekünstler/Regisseur

www.alireza-daryanavard.com

Theater ist für mich, gemeinsam mit anderen, mit unseren 

Körpern und allen Sinnen, in geteilten Räumen zu denken. 

Ein entschleunigter Raum der Intensität, der Gemeinschaft 

und Einsamkeit. Ein beschleunigter Übungsort des Nichtver-

stehens als Aufstand der Zeichen im ästhetischen Miteinan-

derSEIN. Ein anarchisches, poetisches, sensitives, politisches 

Erfinden in der Gesellschaft vieler. Das fehlt mir!

Claudia Bosse, theatercombinat

www.theatercombinat.com

Yosi Wanunu © TimTom

Alireza Daryanavard © Issa Heli

Collage, Claudia Bosse 

© Claudia Bosse, als skizze zu ORACLE and SACRIFICE 

in the woods
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Das Eintauchen in Geschichten, gleich welcher Form – ob ich 

sie erzählt bekomme oder erzähle – bedeutet für mich Freiheit, 

das Berühren und Entwickeln des Fantasie-Reichtums,  das Er-

weitern meines Horizonts, den Wachstum meiner Persönlich-

keit – als Schauspielerin, als Dozentin, als Mensch. Wenn mir 

die Möglichkeit zu wachsen genommen wird, bedeutet es für 

mich die Beraubung des (beruflichen) Lebensinhalts. Ich denke, 

die Pandemie und ihre unterschiedlichen Auswirkungen trifft 

viele Menschen hart – ob wir beruflich mit Kunst zu tun haben 

oder nicht.

Sara Livia Krierer, Schauspielerin/Sprecherin/Dozentin, Leitung 

SCHAUSPIEL-LABOR WIEN 

www.schauspiellaborwien.at

www.krierer.com 

Theater, Tanz und Performance erproben Gesellschaft, stellen 

diese nicht nur dar, sondern aktualisieren, reflektieren und 

erträumen diese. Mit ihren unterschiedlichen ästhetischen 

Schwerpunkten, ihren freien (!) Produktions- und Präsenta-

tionsweisen wird unser kleinster gemeinsamer Nenner – das 

Verweilen zur gleichen Zeit am gleichen Ort – nicht nur zele-

briert, sondern immer wieder neu verhandelt. In einer Zeit, in 

der grundsätzliche Fragen der Gestaltung des gesellschaftlichen 

Lebens zur Debatte stehen, fehlen Räume für zeitgenössisches 

Theater, Tanz und Performance nicht nur als Orte der Versamm-

lung, sondern insbesondere als Praxis eines demokratischen 

Nachdenkens, Wahrnehmens und Gestaltens. Ich würde sogar 

sagen, dass diese, so lange andauernde, Beschränkung des Zu-

gangs zur darstellenden Kunst fatal ist.

Inge Gappmaier, Choreographin/Tänzerin/Tanzpädagogin und 

Vorstandsmitglied der IGFT

www.ingegappmaier.at

A) Kunst ist unter anderem ein gesellschaftlicher Gradmesser 

dafür, inwieweit jede_r Einzelne in der Lage ist, Abstand von sich 

selbst zu nehmen, um anderen Freiräume zu ermöglichen. Das 

geht oft nicht weit genug. Deshalb ist es mir wichtig, gesell-

schaftliche Grenzen mit meiner Arbeit produktiv zu ignorieren.

B) Dass alle Bemühungen, der Kunst ihren angeblichen Stel-

lenwert in der Gesellschaft von außen zuzuordnen, nur Zeichen 

dafür sind, wie marginalisiert sie im Realen ist.

Roland Rauschmeier, Lokaler Künstler

Sara Livia Krierer © Lucia Zamora Campos

 Inge Gappmaier © Irene Waltersdorfer

Roland Rauschmeier © Theo Seidel 35
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In der neuen Rubrik Panorama: Kulturpolitik spricht die 
gift-Redaktion mit internationalen Akteur_innen über de-
ren zukunftsorientierte Modelle zur nachhaltigen Kunst- 
und Kulturförderung. Im ersten Teil gibt Daniel Imboden, 
seit 2015 Leiter der Theater- und Konzeptförderung in der 
Kulturabteilung der Stadt Zürich, einen Einblick in die Re-
formation des städtischen Förderwesens und wie dieses 
besonders flexible und mehrjährige Produktionsformen in 
der Freien Szene unterstützt. 

Herr Imboden, die Stadt Zürich hat sich vor fünf Jahren 
entschlossen, einen Prozess zur Reformierung des För-
derwesens aufzusetzen. Wie kam es dazu, was waren die 
Beweggründe? 
Die letzte Analyse der Tanz- und Theaterlandschaft der Stadt 

Zürich liegt 30 Jahre zurück. Die institutionelle Förderung 

und die Förderung der Freien Szene haben sich seither 

unabhängig voneinander entwickelt – ohne strategischen 

Überbau. Auf der Seite der Institutionen etablierte sich durch 

ein additives System ein Kanon an subventionierten Insti-

tutionen, der starke Verkrustungserscheinungen aufweist. 

Zudem wurden die politischen Diskussionen bei den Ver-

längerungen der befristet subventionierten Institutionen 

nur punktuell und ohne Gesamtsicht geführt. Auf der an-

deren Seite wird die Freie Szene vor allem mit Einzelpro-

jektbeiträgen alimentiert und stößt mit dem Fokus auf die 

Produktionsbeiträge an ihre Grenzen. Diese Ausgangslage 

führte zum Auftrag der Politik an die Dienststelle Kultur, die 

Tanz- und Theaterlandschaft der Stadt Zürich zu analysieren 

und unter Einbezug der Beteiligten neue Fördersysteme zu 

entwickeln und zu bewerten. Dieser politische Wille wurde 

im Kulturleitbild der Stadt Zürich 2016-2019 festgehalten und 

enthielt klare Prämissen und Erwartungen:

•	 ergebnisoffener, partizipativer und transparenter Prozess 

•	 Budgetneutralität

•	 Gleichgewicht erhalten zwischen Bestand und neuen 

Ideen

•	 Belebung der Institutionen und der Landschaft

•	 historische Aufteilung: Stadttheater – Freie Szene weiter-

denken

Wie wurde der Prozess dann aufgesetzt, wer nahm teil? 
Und was war Ihre Rolle darin – und Ihre Erfahrungen? 
2016 hat die Dienststelle Kultur zuhanden der Stadtpräsi-

dentin einen Projektauftrag formuliert und mit Integrated 

Consulting Group (ICG) eine externe Fachbegleitung ge-

funden. Gemeinsam wurde das Projekt «Tanz- und Theater-

landschaft Zürich» aufgesetzt. ICG erstellte in einem ersten 

Schritt eine Bestandsaufnahme, auf deren Basis in einem 

zweiten Schritt (der Konzeptphase) in mehreren Workshops 

die inhaltliche Ausarbeitung von Konzepten mit rund 70 

Vertretungen von Institutionen (operative und strategische 

Leitung), Freier Szene und von Berufsverbänden vorange-

trieben wurde. Abgeschlossen wurde diese Phase mit einem 

Abschlussbericht von ICG. 36
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Die Rolle der Beteiligten war von Anfang an klar definiert:

•	 Input geben zur Entwicklung von Konzepten

•	 Vorschläge kritisch kommentieren, ergänzen und weiter-

führen

•	 Maßnahmen bewerten, Vor- und Nachteile beleuchten

•	 sind nicht für Entscheidungen verantwortlich

Der Beteiligungsprozess ermöglichte in erster Linie ein 

Fruchtbarmachen eines breiten Wissens und unterschied-

licher Erfahrungen. Durch die Einbindung vieler Interessen 

entwickelte sich im Laufe des Prozesses ein zunehmendes 

Wir-Gefühl und wir konnten eine Aufbruchsstimmung mit 

einem breiten Konsens und einer Bereitschaft für mutige 

Entscheidungen feststellen.

Zudem löste die Partizipation für die Beteiligten einen kon-

struktiven Reflexionsprozess über das eigene Schaffen und 

dasjenige der gesamten Landschaft aus. Als Resultat lässt 

sich erfreulicherweise festhalten, dass der gegenseitige Re-

spekt und das Verständnis stark gewachsen sind und eine 

breite Vertrauensbasis in die Dienstabteilung Kultur für die 

Umsetzung des neuen Fördersystems entstehen ließen.

Können Sie uns die konkreten Ergebnisse zusammenfas-
sen?
Das neue Fördersystem, welches in der Volksabstimmung 

über den Rahmenkredit der Konzeptförderung am 29. No-

vember 2020 mit einem überzeugenden Mehr von 68 % der 

Stimmbürger_innen angenommen wurde, beinhaltet:

•	 einen kontinuierlichen Teil, der die bisher unbefristet 

unterstützten drei Produktionshäuser (Schauspielhaus 

Zürich, Theater Neumarkt, Theater am Hechtplatz) und 

vier Ko-Produktionsinstitutionen der Stadt (Gessnerallee 

Zürich, Tanzhaus Zürich, Fabriktheater Rote Fabrik, Zür-

cher Theater Spektakel) sowie künftig eine weitere, neue 

Institution umfasst (KJTT-Haus, ein Tanz- und Theaterhaus 

für Kinder und Jugendliche). Dieser Teil soll mit rund 55 

Millionen Franken jährlich gefördert werden;

•	 einen flexiblen Teil, bei dem im Rahmen der Konzeptför-

derung mit einem Rahmenkredit von jährlich 6,5 Millio-

nen Franken Institutionen, Gruppen sowie Einzelpersonen 

der Freien Szene für eine bestimmte Periode (2, 4 oder 6 

Jahre) unterstützt werden;

Mit der Einführung des neuen Fördersystems ergeben sich 

gegenüber dem aktuellen System zwei zentrale Paradig-

menwechsel:

•	 Die Produktionsbeiträge an die Gruppen und Einzelper-

sonen der Freien Szene werden nicht mehr durch eine 

Kommission vergeben, sondern stehen den vier unbefris-

tet subventionierten Ko-Produktionsinstitutionen direkt 

zur Verfügung. Das klassische Förderdreieck Künstler_in 

– Institution – Kommission wird aufgehoben.

•	 Gruppen und Einzelpersonen der Freien Szene können 

mit der Konzeptförderung verstärkt kontinuierlich über 

mehrere Jahre arbeiten und neue Koproduktionsformen 

sowie Zusammenarbeiten mit Institutionen stehen für 

sie offen. Das kurzfristige Denken von Projekt zu Projekt 

Nutzung

Bestandsaufnahme
Februar 17 – Juni 17

Projekt TTL mit 4 Projektphasen

Konzeptphase
Juli 17 – April 18

Konkretisierungsphase
Juni 18 – Januar 19

IST SOLL
Status quo

4 Massnahmen:
• Konzeptförderung
• Tanz- und Theater-
haus für Kinder und 
Jugendliche (KJTT-
Haus)

• Produktionsplattform
• unkuratierter Raum

• Voraberhebung
• breit angelegte 

Interviewphasen

Partizipativer Prozess
• Veranstaltungen mit 

Beteiligten
• Einreichung von 

Vorschlägen

• Veranstaltungen mit 
Beteiligten

Umsetzungsphase
Februar 19 –

• Veranstaltungen mit 
Beteiligten

• Information und 
Abstimmung im 
Rahmen des 
politischen Prozess

TTL: Beteiligungsprozess
Projektphasen und Partizipation
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rückt in den Hintergrund – prozessorientiertes Arbeiten 

mit Schlaufen und Recherchen stehen im Zentrum.

 

Daneben ergänzen verschiedene kleinere Maßnahmen das 

neue Fördersystem:

•	 Produktionsplattform: Die Stadt unterstützt ein Kompe-

tenzzentrum für Produktions- und Diffusionsprozesse mit 

den Schwerpunkten: Beratung, Vernetzung sowie Aus- 

und Weiterbildung 

•	 neu zu schaffendes Tanz- und Theaterhaus für Kinder und 

Jugendliche

•	 unkuratierter Raum

Die Tanz- und Theaterförderung wird insgesamt bewegli-

cher, kann besser auf gesellschaftliche Entwicklungen re-

agieren und die Freie Szene wird wirkungsvoller unterstützt.

Gab es Krisen bzw. schwierige Zeiten? Könnten Sie uns die-
se kurz beschreiben? 
Der partizipative Prozess ist insgesamt eine Erfolgsgeschich-

te, war aber auch durch verschiedene Krisen und schwierige 

Momente gekennzeichnet. Das gesamte Projekt bedeutete 

mit den Workshops, Infoanlässen und Arbeitsgruppen für 

alle Beteiligten einen gewaltigen Aufwand. Diesen versuch-

ten wir für die Vertreter_innen der Freien Szene mit einem 

kleinen Honorar zu entschädigen. Der lange Spannungsbo-

gen der aktiven Partizipation von der Bestandsaufnahme 

über die Konzept- bis zur Konkretisierungsphase (Januar 

2017 – Januar 2019) und aktuell in der Umsetzung erforderte 

viel Geduld, Mut und Bereitschaft, die eigenen Partikularin-

teressen zurückzustellen. In diesem Punkt ergaben sich die 

größten Reibungspunkte. Für die einzelnen Akteur_innen 

war es häufig schwierig, den Perspektivenwechsel und den 

Mehrwert für das Gesamtsystem zu erkennen, wenn die Les-

art des neuen Systems bei der eigenen Institution oder der 

aktuellen Arbeitsweise verhaften blieb. Zudem ging es für 

die einen zu schnell, für die anderen viel zu langsam. In den 

ersten Workshops war es außerdem nicht ganz einfach, die 

unterschiedlichen Erwartungshaltungen zu befriedigen: Die 

einen wollten möglichst den Status Quo beibehalten, die 

anderen waren determiniert für einen radikalen Aufbruch. 

Grundsätzlich haben sich in diesem großen Change-Prozess 

Ängste und Widerstände gegenüber dem Neuen immer 

wieder gemeldet und waren oft Treiber der Diskussionen. 

unbefristete Förderung
55.4 Mio. Franken pro Jahr

Produktionshäuser
44,3 Mio. Franken pro Jahr

Schauspielhaus Zürich
Theater Neumarkt

Theater am Hechtplatz 

Freier Kredit
3,1 Mio. Franken

Rahmenkredite Tanz 
und Theater für 

mehrjährige Beiträge 
1,15 Mio. Fr.

Projektbeiträge 1,95 
Mio. Fr.

Konzeptförderung
6,5 Mio. Franken pro Jahr

flexibler Teil

unbefristete Förderung
52 Mio. Franken pro Jahr

Schauspielhaus Zürich
Theater Neumarkt

Theater am Hechtplatz
Gessnerallee Zürich

Tanzhaus Zürich
Fabriktheater

Zürcher Theater Spektakel

Ko-Produktions-
Institutionen 

9,3 Mio. Franken pro Jahr

Gessnerallee Zürich
Tanzhaus Zürich

Fabriktheater
Zürcher Theater Spektakel

KJTT-Haus
1,8 Mio. Franken pro Jahr

4-jährige Förderung
3,1 Mio. Franken pro Jahr

Theater Winkelwiese
Theater Rigiblick

Theater Stadelhofen 
Zürich tanzt

Miller's
Theater Hora
sogar theater

Theater PurPur
Theater Stok

Theater Keller 62

Freier 
Kredit

Fr. 550 000.–
pro Jahr

Produktionsplattform
Fr. 200 000.– pro Jahr

unkuratierter Raum
Fr. 250 000.– pro Jahr

aktuelles Fördersystem
Gesamtbudget: 58,2 Mio. Franken pro Jahr

neues Fördersystem
Gesamtbudget: 62,9 Mio. Franken pro Jahr

kontinuierlicher Teil

2
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Diese Unsicherheiten wurden verstärkt durch die Ergeb-

nisoffenheit des Projekts. Wir standen in diesen Momen-

ten stark unter Druck, frühzeitig das eine oder das andere 

Konzept zu priorisieren. Diese Krisenmomente konnten wir 

nur mit mehreren Schlaufen und Einzelterminen mit unter-

schiedlichen Interessenvertreter_innen auffangen.

Inwiefern glauben Sie, dass die Künstler_innen profitieren? 
Was sind die konkreten Vorteile für Fördernehmer_innen – 
und für die einzelnen Menschen? 
Für die Gruppen und Einzelpersonen der Freien Szene er-

geben sich durch die Einführung des neuen Fördersystems 

drei unterschiedliche Fördermöglichkeiten:

•	 Produktionsgelder von den Ko-Produktionsinstitutionen;

•	 Konzeptförderungsbeiträge:

•	 Mehrjahresbeiträge allein für zwei oder vier Jahre,

•	 Mehrjahresbeiträge gemeinsam mit einer Institution 

für sechs Jahre;

•	 Produktionsbeiträge bis 25 000 Franken aus dem Freien 

Kredit.

Den Künstler_innen wird somit erlaubt, kontinuierlicher und 

in größeren Arbeitsschritten zu denken und zu arbeiten. In 

den Ko-Produktionsinstitutionen profitieren sie von Residen-

zen und Aufeinandertreffen mit anderen Künstler_innen und 

Expert_innen sowie der Begleitung und Betreuung des Hau-

ses. Sie können derart Mehrwert in den Bereichen Netzwerk, 

künstlerische Erfahrungen und Organisationsform generie-

ren und verstärkt ihre individuellen Arbeits- und Funktions-

weisen mit den entsprechenden konkreten Bedürfnissen 

berücksichtigen.

Welche Erfahrung haben Sie – auch persönlich – aus die-
sem Prozess mitgenommen? Was war für Sie essentiell? 
Als Projektleiter war es für mich insbesondere eine große 

Herausforderung, ein derart ambitioniertes und von vie-

len mit großem Interesse beäugtes Projekt innerhalb des 

Courant Normals und innerhalb eines Verwaltungsappara-

tes zu initiieren, am Leben zu halten und nun auch umzu-

setzen.



Mit meinem Team habe ich gelernt, geduldig zu sein und 

mit einer gewissen Hartnäckigkeit Rückschläge und Wider-

stände zu überwinden, ohne das große Ziel aus den Augen 

zu verlieren. Dabei war für uns zentral, immer wieder trans-

parent zu kommunizieren, alle Beteiligten zu informieren 

und jederzeit für Fragen und Inputs offen zu sein.

Im Scharnier zwischen Kunst und Politik ist eine präzise und 

sorgfältige Übersetzungstätigkeit wichtig und mit viel Auf-

wand verbunden. Das gegenseitige Verständnis für Prozes-

se und Entscheidungsfindung ist nicht selbstverständlich, 

dies zeigen aktuell auch die Diskussionen um die Ausfall- 

entschädigungen aufgrund der Corona-Pandemie, die von 

vielen gutgemeinten Maßnahmen und Missverständnissen 

geprägt sind.
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Die drei Tanz- und Theaterverbände Assitej Schweiz, Tanz-

LOBBY IG Tanz Zürich und t. Theaterschaffende (Vorsitz Re-

gionalgruppe Zürich) befürworten das neue Konzeptförder-

modell der Stadt Zürich. 

Die Kulturabteilung der Stadt Zürich hat in Zusammen-

spiel mit praxiserfahrenen Tanz- und Theaterschaffenden 

ein neues und zukunftsweisendes Fördermodell entwickelt.

Das neue Fördermodell ermöglicht: 
•	 ein vielfältiges und zeitgenössisches Angebot für das Pu-

blikum 

•	 Die Förderung von experimentellen und innovativen For-

maten, sowie genreübergreifenden Projekten 

•	 Vielfältige Fördermöglichkeiten ohne Zwischeninstanzen 

•	 Neue Formen der Zusammenarbeit und Vernetzung zwi-

schen Theaterinstitutionen und freischaffenden Künst-

ler_innen 

•	 Die Annäherung von Produktion und Vermittlung 

•	 längerfristige und nachhaltigere Projektarbeit, mehr Re-

cherchearbeit 

•	 verbesserte Arbeitsbedingungen für Freischaffende 

•	 Durchmischung und Erfrischung in der gesamten Tanz- 

und Theaterlandschaft 

•	 Balance zwischen Kontinuität und Experiment 

•	 Bespielung neuer ungewohnter Orte und Randzonen 

Die darstellenden Künste haben in den letzten seit den letz-

ten dreißig  Jahren stark verändert. Mit der Erstarkung der 

Freien Szene und den Entwicklungen aus der Digitalisie-

rung sind neue  Formate möglich geworden. Die darstel-

lenden Künste haben sich über den Bühnenraum hinaus 

bis in die Randzonen der Stadt ausgeweitet. Die Grenzen 

zwischen institutionellen und freien Gruppen sind durch-

lässiger geworden. Das aktuelle Fördersystem hinkt diesen 

Entwicklungen hinterher. Wir Freischaffenden, wie auch die 

Tanz- und Theaterinstitutionen, brauchen eine flexible und 

gleichzeitig langfristig denkende Förderung, die sparten-

übergreifend die gesamte Tanz- und Theaterlandschaft der 

Stadt Zürich berücksichtigt, um weiterhin experimentell und 

Zukunft-denkend Tanz und Theater zu schaffen. Vom neuen 

Fördermodell erhoffen wir uns genau diese Neuerungen. 

Das neue Konzeptfördermodell ist allerdings erst ein 

Modell. Ob es wirklich die erhofften Neuerungen bringt, 

wird sich mit seiner weiteren Erarbeitung und Umsetzung 

zeigen. Den Theater- und Tanzschaffenden ist es ein großes 

Anliegen, dass die weitere Entwicklung des Fördermodells 

unbedingt mit Einbezug aller beteiligten Akteur_innen ge-

schieht. 

Für eine belebte, starke, inspirierte und zukunftsorientierte 
Tanz- und Theaterlandschaft in Zürich

STELLUNGNAHME DER BERUFSVERBÄNDE ZUM NEUEN FÖRDERMODELL DER 
STADT ZÜRICH 

Die drei Tanz- und Theaterverbände Assitej Schweiz, TanzLOBBY IG Tanz Zürich und t. Thea-
terschaffende (Vorsitz Regionalgruppe Zürich) befürworten das neue Konzeptfördermodell 
der Stadt Zürich.  

Die Kulturabteilung der Stadt Zürich hat in Zusammenspiel mit praxiserfahrenen Tanz- und 
Theaterschaffenden ein neues und zukunftsweisendes Fördermodell entwickelt. 

Das neue Fördermodell ermöglicht:  

• ein vielfältiges und zeitgenössisches Angebot für das Publikum  

• Die Förderung von experimentellen und innovativen Formaten, sowie genreüber-
greifenden Projekten  

• Vielfältige Fördermöglichkeiten ohne Zwischeninstanzen 

• Neue Formen der Zusammenarbeit und Vernetzung zwischen Theaterinstitutionen 
und freischaffenden Künstler*innen 

• Die Annäherung von Produktion und Vermittlung  

• längerfristige und nachhaltigere Projektarbeit, mehr Recherchearbeit 

• verbesserte Arbeitsbedingungen für Freischaffende  

• Durchmischung und Erfrischung in der gesamten Tanz- und Theaterlandschaft 

• Balance zwischen Kontinuität und Experiment 

• Bespielung neuer ungewohnter Orte und Randzonen 

Die darstellenden Künste haben sich seit den letzten dreissig Jahren stark verändert. Mit 
der Erstarkung der Freien Szene und den Entwicklungen aus der Digitalisierung sind neue 
Formate möglich geworden. Die darstellenden Künste haben sich über den Bühnenraum 
hinaus bis in die Randzonen der Stadt ausgeweitet. Die Grenzen zwischen institutionellen 
und freien Gruppen sind durchlässiger geworden. Das aktuelle Fördersystem hinkt diesen 
Entwicklungen hinterher. Wir Freischaffenden, wie auch die Tanz- und Theaterinstitutionen, 
brauchen eine flexible und gleichzeitig langfristig denkende Förderung, die spartenüber-
greifend die gesamte Tanz- und Theaterlandschaft der Stadt Zürich berücksichtigt, um wei-
terhin experimentell und Zukunft-denkend Tanz und Theater zu schaffen. Vom neuen För-
dermodell erhoffen wir uns genau diese Neuerungen. 

Das neue Konzeptfördermodell ist allerdings erst ein Modell. Ob es wirklich die erhofften 
Neuerungen bringt, wird sich mit seiner weiteren Erarbeitung und Umsetzung zeigen. Den 
Theater- und Tanzschaffenden ist es ein grosses Anliegen, dass die weitere Entwicklung 
des Fördermodells unbedingt mit Einbezug aller beteiligten Akteur*innen geschieht. 

Für eine belebte, starke, inspirierte und zukunftsorientierte Tanz- und Theaterlandschaft 
in Zürich.
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STELLUNGNAHME DER BERUFSVERBÄNDE 
zum neuen Fördermodell der Stadt Zürich





Gendergerechtigkeit und Diversität: 

Die Initiative 
KILL the TRAUERspiel    

KILL the TRAUERspiel ist ein Zusammenschluss 
von Frauen* aus unterschiedlichen Bereichen 
der darstellenden Künste. Gemeinsam haben sie 
alle das Ziel, Gendergerechtigkeit und Diversität 
in allen Zweigen, Berufsfeldern, Lebenssituatio-
nen und Altersgruppen zu erreichen.

2018 gegründet, war der erste Schritt klar: die 

Forderung nach einer umfassenden und unab-

hängigen wissenschaftlichen Studie, die Zahlen 

und damit Fakten über die aktuelle Situation zu 

Geschlechtergerechtigkeit auf und hinter den 

Bühnen Österreichs in den darstellenden und 

performativen Künsten schafft. In den letzten 

zwei Jahren folgte eine Reihe von Arbeitsge-

sprächen mit politischen Vertreter_innen, im 

Rahmen derer wir konkrete Vorschläge für ein 

Studiendesign vorgelegt haben, unter anderem 

mit der Bundesministerin für Frauen, Familie und 

Jugend, der Kulturabteilung der Stadt Wien (MA7) 

sowie der Abteilung für Musik und darstellende 

Kunst des Bundeskanzleramts. Die Resonanz war 

durchwegs positiv − doch konkrete Zugeständ-

nisse blieben aus.

Im Herbst 2020 kam unverhofft von einer an-

deren Seite Unterstützung: Angeregt durch ähn-

liche Forderungen des Vereins FC Gloria – Frauen 

Vernetzung Film und der NEOS-Nationalratsab-

geordneten Henrike Brandstötter wurde am 27. 

November 2020 der Antrag der Abgeordneten 

Eva Blimlinger, Henrike Brandstötter, Thomas 

Drozda und Maria Großbauer auf „Annahme der 

Entschließung betreffend Gender Report für den 

Bereich Kunst und Kultur (41/AEA)“ im Kulturaus-

schuss des Parlaments mit den Stimmen aller 

Parteien angenommen. Diese werden von nun 

an alle fünf Jahre vom BKA durchgeführt und 

herausgegeben.

Wir freuen uns über diese Entwicklung und hof-

fen, dass auf die zentralen Forderungen, die KILL 

the TRAUERspiel an eine nachhaltige Studie stellt, 

eingegangen wird, unter anderem: ein breit an-

gelegter intersektionaler Zugang, eine bundes-

weite Erhebung sowie die Erfassung möglichst 

vieler Hierarchiestufen.

Wir fordern zudem die aktive Unterstützung 

der Politik von raschen und nachhaltigen Ver-

änderungen in der Kunst- und Kulturbranche 

in Hinblick auf Genderparität und -diversität, die 

alle Arbeitsbereiche der Branche umfassen.

Aus diesem Grund ist KILL the TRAUERspiel seit 

Dezember 2020 mit einer Petition online, die 

innerhalb kürzester Zeit mehrere Hundert Un-

terschriften und persönliche Statements von 

verschiedensten Menschen aus der Kunst- und 

Kulturbranche, aber auch Zuschauenden erhal-

ten hat. 

Wir freuen uns, wenn ihr unsere Arbeit und den 

Aufruf unterstützt!
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Für weitere Informationen siehe: 
www.killthetrauerspiel.com

Für den Gender Report Kunst und 
Kultur 544 d.B. (XXVII. GP), siehe: 
https://www.parlament.gv.at/PAKT/
VHG/XXVII/I/I_00544/index.shtml
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During the 30-year history of the Theatres and Orchestras 

Act, only a few new organizations have qualified to be eli-

gible for funding under the Act – i.e., eligible for higher and 

more permanent funding. Despite this, it can be said that 

the independent field forms a large part of the ecosystem of 

Finnish performing arts and, despite their meagre financial 

resources, the groups are key employers for performing arts 

professionals. Consequently, a lot of criticism was directed at 

the system over the years, which eventually led the Ministry 

of Education and Culture to launch a reform of the funding 

system for performing arts a few years ago. The reform was 

several years in the making, and the new act on the system of 

central government funding for performing arts was finally 

passed in Parliament in late 2020. 

Expectations were high, because it was hoped the reform 

could reduce financial and operational inequality between 

theatres under the central government system and the in-

dependent field of performing arts. However, the reform has 

been a disappointment to the independent field so far: the 

system will remain largely unchanged and shows no sign of 

significant improvements at all. Still, some additional fund-

ing from the government budget has been allocated to the 

implementation of the reform, so new eligible candidates 

under the Theatres and Orchestras Act might finally have a 

chance to qualify for long-term funding after working in the 

independent field for decades.

Members of Theatre Centre and the challenges of COVID-19
Theatre Centre is a Finnish association of independent per-

forming arts that provides services and represents the inter-

ests of its members. The association was founded in 1971 to 

form a network specifically for theatre groups, as opposed 

to what is now The Association of Finnish Theatres, which 

represents bigger, more established city theatres. 

There are about 5.5 million people living in Finland, but 
roughly 4 million tickets to theatre, dance and circus per-
formances are sold in our country every year. We have good 
reason to describe ourselves as “theatre enthusiasts”. 

Funding for Finnish performing arts is twofold
The Finnish field of performing arts has long been charac-

terized by a division into theatres entitled to central govern-

ment funding under the Theatres and Orchestras Act and 

the independent, or so-called “outlaw” field. 

The Theatres and Orchestras Act of 1992 made state sub-

sidies to large institutions an established practice, which is 

based on the annual payroll. However, many small, experi-

mental groups, that started forming in the 1970s and were 

run as ensembles with focus on democratic decision-mak-

ing and less traditional forms of expression, were exclud-

ed from this Act. Of course, the number of such groups 

has grown exponentially since the 1990s and 2000s. These 

groups engage in multi-artistic, innovative work in the gen-

res of theatre, dance, circus and performance art, among 

others. 

The independent groups receive funding from the state 

through the Arts Promotion Centre Finland in the form of 

discretionary subsidies. The sums are mostly insubstantial 

and because one needs to apply every year, this type of fund-

ing makes it difficult to maintain long-term operations. At 

present, around 100 independent groups receive a regular 

operational subsidy, about 8.9 million euros in total, whereas 

the state funds the 57 theatres receive that qualify for central 

government funding and are subject to the Theatres and Or-

chestras Act amount to roughly 59 million euros. In addition, 

the independent field includes numerous smaller working 

groups and organizations whose funding is project-related 

and irregular.

Finnish Independent Performing Arts

Funding Reform and COVID-19 
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Klockriketeatern & Sirius Teatern Julius Caesar (2020) © Nils Krogell
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Klockriketeatern & Sirius 

Teatern Julius Caesar (2020) 

© Nils Krogell 47
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Klockriketeatern & Sirius 

Teatern Julius Caesar (2020) 

© Nils Krogell 49
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As of January 2021, Theatre Centre represents 52 professio-

nal performing arts organizations. Our members represent 

a wide variety of performing arts genres: theatre, dance, cir-

cus, musical theatre, puppet theatre, improvisational thea-

tre, children’s theatre, clowning and performance art. Most 

independent performing arts groups, and thereby also most 

of our members, are based in Helsinki, but Theatre Centre‘s 

members are based all over Finland: from Turku in Western 

Finland to Rovaniemi in Lapland. 

These independent performing arts groups are leaders 

in their respective genres and retain their administrative and 

artistic independence. Their work is driven by passion and 

high-quality artistic activities. A distinctive artistic policy en-

compasses a professional approach, agility and multi-genre 

activities. Still, the groups face challenges in the form of fi-

nancial insecurity, a lack of resources and the strain on per-

sonnel. 

Theatre Centre has been able to offer support and help 

to its members, in addition to providing a network where 

members can get to know and learn from one another. 

The growing number of members has also given additional 

weight to the representation of interests, and Theatre Centre 

has been able to speak more effectively about the challeng-

es faced by the independent field to decision-makers and 

providers of funding. 

Challenges during the COVID-19 pandemic
The COVID-19 pandemic also hit Finland in March 2020, 

and the Finnish government quickly decided to implement 

emergency laws. Public events were cancelled, public spaces 

and restaurants were closed, schoolchildren had to study 

remotely from home and social interaction was limited to 

video conferences. Performing art activities were practically 

prohibited from taking place until early June, after which 

performances could be held on the condition that the or-

ganizer adhered to adequate health and safety requirements 

in the form of social distancing, hand sanitizers and face 

masks. In cooperation with other associations in the field, 

Theatre Centre put together common safety instructions for 

the entire field of performing arts to protect theatre staff 

and groups as well as audiences. The autumn 2020 season 

was thus fairly successful because the second wave of the 

pandemic did not hit Finland until November. Public events 

have since been banned again, however.

Since the outbreak of the pandemic, the government has 

supported the professional field of performing arts by pro-

viding additional financial support to compensate for losses 

in ticket sales during the year. The fields of art and culture 

have received a total of about 110 million euros in additional 

support, some of which has also been allocated to groups 

in the field of independent performing arts. However, the 

situation for freelance artists has been most difficult, with 

no job opportunities, forcing them to rely on poor unem-

ployment benefits. 

Near the end of 2020, when public events were prohi- 

bited in order to stop the disease from spreading but restau-

rants and shopping centres were allowed to remain open, 

the field of performing arts started to feel a sense of injustice. 

The restrictions are still in place, and the prohibition of pub-

lic events has not prevented a second wave in Finland. The 

Finnish government is now pursuing legal amendments that 

would allow business activities to be closed for at least two 

weeks at a time, but in the meantime, professionals in the 

field of performing arts are struggling to cope on a daily basis 

without the chance to do their job in front of a live audience. 

Still, something good has also come out of the COV-

ID-19 year: Many have come to appreciate the representa-

tion of interests and advice provided by associations. We at 

Theatre Centre have passed on messages from the inde-

pendent performing arts field to decision-makers and have 

also tried to actively notify our members of the COVID-19 

safety instructions, applications for additional support and 

the ever-changing restrictions on gatherings. The network 

provided by a Theatre Centre membership has been a valu- 

able support to many groups during this challenging time. 

When performing arts professionals can once again perform 

in front of live audiences, it will be a wonderful experience 

for both the audiences and the performers. Looking forward 

to better times!  

  Kaisa Paavolainen  

Executive Manager
Theatre Centre, Finland

Klockriketeatern & Sirius 

Teatern Julius Caesar (2020) 

© Nils Krogell
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  Kaisa Paavolainen  

Executive Manager
Theatre Centre, Finland

Theater.Licht 
Anfang 2020 hat das Künstlerpaar Cassandra Rühmling und Stefan Ried der 
herannahenden Krise trotzend Theater.Licht ins Leben gerufen, mit dem Ziel 
von Salzburg ausgehend innovatives lustvolles Qualitätstheater mit eigens 
schwingender Note erlebbar zu machen.

Wenn Ihr eine Sache in der Theaterlandschaft verändern dürftet:  
Was wäre das?
Nachdem wir das (überhaupt erst zu schaffende) Kunstministeriums besetzt 
hätten, würden wir zu einem achtsamen stärkeren Austausch zwischen On 
und Off-Szene zwecks gegenseitiger Befruchtung anregen sowie die Förder-
kriterien einer Hinterfragung unterziehen, um uns sodann wieder an die 
künstlerische Arbeit zu machen.

Wie würdet Ihr Euren Stil beschreiben?  
Den Inszenierungen von Theater.Licht liegt ein sinnliches In-Beziehung-Set-
zen von attischen und epischen Theaterprinzipien zugrunde: man nehme 
berührende niederschwellig politische Geschichten, welche zum Innehalten 
und Lächeln einladen, würze sie mit dionysischen Traumspielsequenzen und 
schmecke das Ganze mit ergreifender selbst komponierter Musik ab.

Was waren die schönsten Erlebnisse in Eurer bisherigen Zusammen-
arbeit? 
Die kreative Verwirklichung der zauberhaften Premierenproduktion „Odyssee 
im Kreidekreis“ als 1.Teil der Heldinnenreise-Trilogie mitten im Lockdown-
Jahr 2020.

Wofür würdest du mitten in der Nacht aufstehen?
Cassandra: für eine Regieidee, Stefan: für Rapunzel Haselnussmus 

Was wird das nächste Projekt?  
Im Jubiläumsjahr 90 Jahre Thomas Bernhard inszenieren wir mit großer  
Hingabe „Der Ignorant & der Wahnsinnige“ aus seiner weiblichen Perspek- 
tive heraus. (Premiere: 9. April, Szene Salzburg)

Warum „Der Ignorant & der Wahnsinnige“?  
In ungeahnt bedrohlicher Aktualität wird mithilfe Bernhards unvergleichlich 
schöner Sprachmusik der Verfall der Kunst / des Theaters als berührendes 
„Märchen der zärtlichen Abgründigkeit“ erzählt.

„Der Ignorant & der Wahnsinnige“ mit live-Musik (Thomas Bernhard) 
Stefan Fleming, Cassandra Rühmling (Regie), Stefan Ried (Musik) (von links 
nach rechts), Kostüm: Jan Meier (Salzburger Festspiele), Bild: Foto Flausen
Gefördert von Stadt und Land Salzburg - www.theater-licht.at

Klockriketeatern & Sirius 

Teatern Julius Caesar (2020) 

© Nils Krogell

KokoTeatteri Aktivistinäytel

© Heidi Bergström

Anzeige



Demonstration 

vor dem Parlament 

© Máté Fuchs



In den vergangenen Monaten wurde auch 
in den deutschsprachigen Medien öfters 
über die Protestbewegung #freeSZFE in 
Ungarn berichtet, die sich gegen die um- 
strittene Vereinnahmung der Universität 
für Theater und Filmkunst (SZFE) geformt 
hat und in eine 71-tägige Uni-Beset- 
zung mündete, nachdem die Regierung 
ihre Forderungen nach einem offenen 
Dialog über die geplanten strukturellen 
Änderungen wiederholt abgelehnt hat. 
Im Folgenden möchte ich einerseits dieses 
Geschehen im Kontext der bildungs- und 
kulturpolitischen Entwicklungen in Ungarn 
fokussieren, andererseits durch Gespräche 
mit betroffenen Studierenden und Lehren-
den der SZFE einen Einblick in die Dy-
namiken und das politische Potenzial 
dieser jüngsten Widerstandsbewegung 
gewähren.

‚Modellwandel‘ als Deckwort für Macht- 
übernahme
Im Frühling 2020 hat das ungarische Parla- 

ment die Privatisierung von acht Univer-

sitäten und Hochschulen verabschiedet, 

nachdem die Budapest Corvinus Universi-

tät – die führende Wirtschaftsuniversität des 

Landes – als erstes Versuchskaninchen 2019 

‚entstaatlicht‘ wurde. Anfang 2021 wurden 

weitere Schritte der Umstrukturierung lan-

ciert, die zurzeit insgesamt 15 Bildungsein-

richtungen betreffen – unter ihnen auch die 

‚Universitätsriesen‘ dreier regionaler Haupt-

städte (Debrecen, Pécs, Szeged) – und damit 

keinen Zweifel am flächendeckenden Cha-

rakter dieses sogenannten ‚Modellwandels‘ 

lassen.

#freeSZFE

Vom gemeinsamen 
Widerstand zur 
kollektiv agierenden 
Gemeinschaft
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Demonstration 

vor dem Parlament 

© Máté Fuchs



Der ‚Modellwandel‘ bedeutet eine umstrittene Entstaat-

lichung der Universitäten: Unter dem neoliberalen Deck-

mantel der Wettbewerbsfähigkeit und Effizienz werden sie 

privatisiert. So gehen Gebäude und Vermögenswerte von 

öffentlicher Hand in den Besitz von Privatstiftungen über, 

an deren Spitze vom zuständigen Ministerium Kuratorien 

ernannt werden, die die Entscheidungshoheit über Univer-

sitäten übernehmen – allerdings ohne Mitspracherecht der 

Universitätssenate und öfters ohne jegliche Fachkompetenz 

und Erfahrung im Hochschulbereich. Kritiker_innen sehen 

darin nicht nur einen eindeutigen Angriff auf die Autono-

mie und Freiheit der Hochschulbildung, sondern auch eine 

Maßnahme der Machtkonsolidierung, da die ernannten Kura-

torien zur politischen und wirtschaftlichen Klientel der akt-

uellen Regierung gehören, lebenslang berufen werden und 

sogar ihre eigenen Nachfolger_innen nominieren können. 

So verlängert das Orbán-Regime seine Macht über diese In-

stitutionen weit über einen eventuellen Regierungswechsel 

hinaus und übt dank der neuen Eigentümer_innenkonstel-

lation zentralisierte Kontrolle aus – ohne die gegenseitigen 

‚Checks and Balances‘, die bei den staatlichen Universitäten 

durch Senate immer noch gesetzlich garantiert wären.

Die Universitätsautonomie ist seit längerem ein wesent-

licher Streitpunkt der Orbán’schen Machtpolitik. Nach der 

Verabschiedung der ersten antidemokratischen Maßnahme, 

dem neuen Mediengesetz, das 2011 europaweit für Aufruhr 

sorgte, war die Hochschulbildungsgesetz-Novelle diejenige, 

die Ende 2012, Anfang 2013 den größten Widerstand in Form 

von basisdemokratischen Student_innenbewegungen aus-

gelöst hat und in landesweite Mobilisierungen, sowie Mas-

senproteste und die Besetzung der Lóránt Eötvös Universität 

in Budapest mündete. Obwohl die studentische Opposition 

die Gesetzesnovelle – und die damalige Schwächung der 

Uni-Autonomie – nicht stoppen konnte, hat die Selbstorga-

nisation der Studierenden zu wichtigen Entwicklungen des 

regierungskritischen Widerstands in Ungarn geführt und 

Plattformen wie Mérce (Standard), das kritische und unab-

hängige linke Medienportal, etabliert bzw. zur Entstehung 

von autonomen Gemeinschafts- und Kulturzentren wie 

Gólya und Auróra beigetragen.

Kulturkampf trifft auf Modellwandel
Unter den Universitäten, deren ‚Modellwandel‘ im Frühjahr 

2020 angekündigt wurde, waren auch zwei Kunstuniversi-

täten, die Universität für Angewandte Kunst (MOME) und 

die Universität für Theater- und Filmkunst (SZFE), die wich-

tigste Ausbildungsstätte Ungarns im Bereich darstellender 

Künste. Während der Wandel der MOME von der Regierung 

als Erfolgsgeschichte bejubelt wird, sind die angekündigten 

Änderungen bei der SZFE auf deutlich größeren Widerstand 

gestoßen. Anders als bei der MOME wurden hier keine 

Kompromisse erzielt. Die Zusammenstellung des neuen 

Kuratoriums der MOME zeigt klar ersichtlich auf, dass die 

Universitätsleitung und das Ministerium eine beiderseitig 

zufriedenstellende ‚Sondervereinbarung‘ getroffen haben: 

Der aktuelle und der vorherige Rektor wurden beide als 

Kuratoren berufen und können somit ihre eigenen Macht-

positionen verlängern und bestärken. Während bei der 

SZFE, wo Ende 2019 ein neues Rektorat gewählt wurde, das 

Ministerium sich bis zur Ankündigung des Modellwandels 

geweigert hat, den Dramaturgen László Upor als gekürten 

Rektor offiziell zu ernennen und als Verhandlungspartner 

zu berücksichtigen.

Die Situation der SZFE soll aber nicht isoliert, sondern im 

Kontext, an der Schnittstelle zweier großer Transformations- 

prozesse betrachtet werden: einerseits die tiefgreifenden 

strukturellen Änderungen der Bildungspolitik; andererseits 

der zunehmende ‚Kulturkampf‘. Dieser letztere hat sich in 

den vergangenen Jahren in der Vereinnahmung wichtiger 

Kulturinstitutionen, wie der Kunsthalle Budapest, des Na-

tionaltheaters, oder des Petőfi Literaturmuseums manifes-

tiert, sowie im Autonomieverlust des Hauptfördergebers, der 

Nationalen Kulturstiftung, die der regierungsnahen Magyar 

Művészeti Akadémia (MMA, Ungarische Akademie der Kün-

ste) untergeordnet wurde. Eine der jüngsten Entwicklungen 

in diesem territorialen Kampf um Machtpositionen ist die 

Aufteilung der Theaterlandschaft Budapests, die Anfang 2020 

in fast ausschließlich staatlich oder kommunal geförderte 

Institutionen umstrukturiert wurde, in einem Versuch des 

neuen oppositionellen Bürgermeisters Gergely Karácsony, 

die progressiveren Stadttheater vor politischer Einflussnahme 

und Budgetkürzungen zu schützen. Seit den Gemeinderats- 

wahlen im Herbst 2019, wo die Fidesz-KDNP Regierungsko- 

alition landesweit, in mehreren Städten und Gemeinden eine 

Niederlage erfahren hat, sind die Spannungen zwischen der 

nationalen und der kommunalen Ebene auch im Bereich der 

Kulturpolitik viel deutlicher geworden.

„Ich sehe das als kalten Bürgerkrieg, der sich nicht mehr 

gegen externe Gefahren – wie die globalen Migrationsbewe-

gungen oder die Pandemie – sondern gegen die eigenen 

Bürger_innen und die eigenen Institutionen richtet. Es sagt 

viel über den aktuellen Zustand der Elite in Ungarn aus, dass 

in Gremien wie dem Nationalen Rat der Rektor_innen die ge-

planten Änderungen und deren langfristige Konsequenzen 

nicht ernsthaft diskutiert werden, es wird darüber einfach 

geschwiegen. Begreifen die Universitätsleiter_innen nicht, 

was gerade passiert, sind sie eingeschüchtert worden, oder 

wollen sie einfach keine Verantwortung übernehmen? Ich 

war schockiert und zutiefst enttäuscht von diesem Schwei-

gen”, sagt Máté Gáspár, ehemaliger Institutionsleiter und 54
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Besetztes Hauptgebäude

© Máté Fuchs



Lehrender der SZFE (in der internationalen Szene vielen 

als ehemaliger Manager der renommierten Theatergruppe 

Krétakör bekannt), der nach der Ernennung des neuen Kura-

toriums der SZFE unter den ersten seine Stelle gekündigt hat. 

„Die Proteste an der SZFE waren deshalb die Ausnahme, weil 

dort das Rektorat gemeinsam mit den Studierenden und den 

Lehrenden die Notwendigkeit und die Umstände des Mod-

ellwandels öffentlich thematisiert hat. Daraus ist dann ein 

Grabenkrieg geworden, da niemand unsere Fragen beant-

worten wollte, weil dadurch das ganze System – mit seiner 

Skrupellosigkeit und Gesetzwidrigkeit – enthüllt gewesen 

wäre. Niemand wollte aussagen, dass es unter anderem dar-

um geht, einen gewissen kulturellen Kanon, eine intellektu-

elle Tradition auszulöschen. Deshalb reichte es nicht, einfach 

eine neue Institution zu gründen, sondern die bestehende 

musste übernommen und von innen transformiert werden, 

damit sogar die Erinnerung dieser Mentalität zerstört wird. 

Meiner Meinung nach wäre es wichtig öffentlich auszusagen, 

dass es hier schlicht um Zerstörung geht, darüber wird aber 

auch geschwiegen.”

Was tun? Mit performativem Widerstand an die Öffentlich-
keit
Auf einen offenen Brief, in dem die Hochschüler_innenschaft 

der SZFE Informationen und Kommunikation auf Augen-

höhe mit dem Ministerium einforderte, folgten Soli-De-

monstrationen, pandemietaugliche Menschenketten und 

performative Straßenaktionen, wie die sogenannte „Erste 

Warnung” vor dem Parlament. Am letzten Tag der universi-

tären Autonomie (bevor der Modellwandel mit 1. September 

2020 in Kraft getreten ist) wurde ein „Sackgassenball” vor 

dem Hauptgebäude der Uni veranstaltet. Mitten im Sommer, 

zum Teil noch im Lockdown, haben sich die Studierenden via 

Online- und Offline-Versammlungen und Foren gemeinsam 

mit den solidarischen Lehrkräften organisiert. Die Entschei-

dung zur Besetzung der Universität wurde ebenfalls kollek-

tiv, wenn auch spontan, getroffen.

„Der Mut der Studierenden, ihre Widerständigkeit, hat die 

Protestbewegung befeuert, die unterstützenden Lehrenden 

haben ihr weitere Legitimation geschenkt und mit ihrer Er-

fahrung die Zusammenarbeit bereichert”, reflektiert die Do-

kumentarfilmemacherin, Asia Dér, die als Doktorandin der 

SZFE an mehreren Arbeitsgruppen und an der kollaborativen 

filmischen Dokumentation der Besetzung beteiligt war. „Ich 

erinnere mich sehr klar an die Euphorie der ersten Wochen, 

wo wir von einer chaotischen, aus individualistischen Egos 

bestehenden Gruppe zu einer wahren Gemeinschaft, einem 

Kollektiv geworden sind. Von Anfang an – sobald wir mit den 

Assemblies angefangen haben – wurden Hierarchien sowie 

Machtstrukturen hinterfragt und abgebaut; wir sind von einer 

repräsentativen zu einer basisdemokratischen Bewegung ge-

worden. Mir ist schon klar, dass die SZFE auch früher keine 

perfekte Institution war, aber gerade vor dem Modellwandel 

wurde eine neue Leitung gewählt, die ein progressives Pro-

gramm hatte und vieles ändern wollte. Diese Änderungen 

wurden eigentlich im Laufe der Uni-Besetzung vollzogen, dort 

passierte der tatsächliche Wandel: Es wurde eine erstaunlich 

wirksame, demokratische Debattenkultur etabliert, die ich in 

Ungarn in dieser Form sonst nirgendwo erlebt habe. Es waren 

– seitens der Studierenden, aber auch seitens der Lehrenden 

– hauptsächlich Frauen an der Spitze der Proteste. Die Er-

fahrungen der 71-tägigen Besetzung haben mehrere hun-

dert junge Menschen nachwirkend geprägt. Diese Menschen 

werden die Intellektuellen der Zukunft sein und das, was sie 

hier gelernt haben, nehmen sie mit. Deshalb haben wir beim 

Abbruch der Besetzung gesagt: «Die Blockade geht nicht zu 

Ende, wir nehmen sie nach Hause mit!»”

Vor allem, weil die beteiligten Studierenden – meistens zwis-

chen 19 und 25 Jahre alt – bereits unter dem Orbán-Regime 

groß geworden sind, in einer Zeit, wo sie nicht viele gute 

Beispiele für das demokratische Miteinander erfahren konnt-

en”, erklärt der Dramaturg Ármin Szabó-Székely, ebenfalls 

Doktorand. „Ich fand auch wichtig, dass viele Professionelle 

aus dem Theater- und Filmbereich ihre Solidarität mit der 

#freeSZFE-Bewegung in der breiten medialen Öffentli-

chkeit kundgetan haben. Außer einigen Ausnahmen war 

es bis jetzt nicht so üblich, dass renommierte, meinungs-

bildende Fachleute sich zu Wort melden und lautstark die 

Kunstfreiheit verteidigen. Diese Szene ist nicht gerade für 

ihre mutigen Aussagen bekannt. Sich an die Öffentlichkeit 

zu wenden hat sicherlich auch dazu beigetragen, dass die 

Proteste landesweit und auch international so viel Aufmerk-

samkeit bekommen haben. So wie Asia denke ich, dass die 

Erfahrungen der Selbstorganisation und der Kollektivität für 

viele bewusstseinsbildend sein werden. Innerhalb des dar- 

stellenden Kunstbereichs wird dies sicherlich zu größeren 

Veränderungen führen.”

Die Zukunft der #freeSZFE-Bewegung: Modellwandel von 
unten
Ab Anfang 2021 wird die Blockade nicht mehr nur vereinzelt, 

von zuhause aus weitergeführt: Die Studierenden und die 

Lehrenden der #freeSZFE-Bewegung haben einen neuen 

Verein gegründet, der als Organisationsstruktur für eine 56
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Für mich war es erstaunlich und gleichzeitig 

sehr hoffnungsvoll, mit welcher Selbstverständ-

lichkeit der Widerstand sich basisdemokratisch 

und kollektiv organisiert hat.



autonome Werkstatt für Theater und Film dienen soll, die sich 

für Kunstfreiheit einsetzt und die 155-jährige Tradition der 

SZFE – trotz der Übernahme der Institution selbst – weiter-

leben lässt. Eines der bis dato wichtigsten Ergebnisse dieser 

Selbstorganisation wurde Mitte März veröffentlicht: Circa 150 

Studierende, die kurz vor dem Abschluss stehen, werden die 

Möglichkeit haben, dank einer Emergency Exit-Strategie im 

Rahmen des vom Verein angebotenen alternativen Studi-

ums in Ungarn fertig zu studieren, jedoch ihre Diplome von 

solidarischen Partneruniversitäten im Ausland (unter denen 

sich auch das Mozarteum in Salzburg befindet) zu erhalten.

Es wurde beinahe auch ein neuer Standort gefunden, in 

einem ehemaligen Schulgebäude im 7. Bezirk Budapests, 

das der Verein über eine offene Ausschreibung erfolgreich 

erworben hat. Allerdings wurde nach der offiziellen Bekannt-

gabe der Übernahme eine öffentliche Schmierkampagne 

von regierungsnahen Medien und Politiker_innen gestartet, 

mit der Behauptung, dass das Gebäude somit einer Musik-

schule weggenommen würde, für die es ursprünglich saniert 

wurde. Obwohl diese Aussage umstritten bleibt, hat sich der 

Verein Freeszfe kollektiv entschlossen, das Gebäude unter 

diesen Umständen aufzugeben und weiter nach einem neu-

en Zuhause zu suchen.

Dank der Unterstützung von zahlreichen Kulturinstituti-

onen und Firmen formt sich gerade eine Art ‚infrastrukturel-

ler Solidarität’ rund um die Bewegung, die für technologie- 

und infrastrukturintensive Branchen wie Film und Theater 

besonders wesentlich ist. „Einige Tonstudios haben ihre  

Räumlichkeiten für die Ausbildung der Toningenieur_innen 

angeboten”, erzählt Asia. „Bereits während der Besetzung 

wurde viel Solidarität gezeigt, auch in Form von materieller 

Hilfe und Spenden. Bald startet eine Crowdfunding-Kam-

pagne, um den neuen Verein zu unterstützen. Budapester 

Stadttheater haben ebenfalls ihre Kooperationsbereitschaft 

angekündigt. Dies können vor allem diejenigen tun, die 

kommunal gefördert sind und nicht maßgeblich von staat-

licher Finanzierung abhängen. Es kann sogar sein, dass die 

Studierenden der #freeSZFE von gewissen Partnerinstituti-

onen jetzt mehr Aufmerksamkeit bekommen als sie früher 

bekommen hätten”, ergänzt Ármin.

„Es wäre dringend notwendig, die Ausbildung von Künst-

ler_innen und überhaupt die Hochschulbildung neu zu den-

ken; das möchten wir mit dieser neuen Werkstatt tun. In 

dieser schwierigen Situation, das ist das Einzige, was mir 

Hoffnung macht. Es ist eine große Chance, aber es stellt die 

Gemeinschaft auch auf eine Probe”, so Asia.

Diese Aussage trifft sehr genau die parallelen Modell-

wandel, die sich gerade in Ungarn entfalten: Gegen den 

von der Regierung forcierten Strukturwandel formieren 

sich – auch an anderen Universitäten, nicht nur an der SZFE 

– basisdemokratische Plattformen und Bewegungen, die 

von unten ein Umdenken der Hierarchien und Strukturen 

anstreben. Auch wenn diese gerade machtpolitisch verun-

möglicht werden und nicht direkt die offiziellen Entschei-

dungsprozesse beeinflussen können, entsteht dadurch ein 

reger Austausch und eine Vernetzung, die sich bereits in 

mehreren gemeinsam organisierten Aktionen und Veran-

staltungen geäußert hat und die den selbstorganisierten 

und regierungskritischen Widerstand in Ungarn nachhaltig 

bereichern kann.

Das Geschehen rückwärts lesen
Allerdings bleibt es sehr fragwürdig, dass die Regierung 

solche tiefgreifenden Änderungen des Hochschulsystems 

in einem forcierten Schnellprozess, während einer globa-

len Pandemie durchführen will. Auch das aktuell verhängte 

Versammlungsverbot verfolgt nun die Absicht alle größeren 

Demonstrationen und Proteste zu unterbinden.

„Es lohnt sich das Geschehen rückwärts zu lesen”, sagt 

Máté Gáspár. „Bald geht die zweite Phase des wirtschaftli-

chen Wiederaufbaus nach der Pandemie los. Dank den Re-

covery-Fonds der Europäischen Union (Next Generation EU) 

wird die ungarische Regierung – wie bereits angekündigt 

– 1.500 Milliarden Forint (ca. 4,23 Milliarden Euro) in die Ent- 

wicklung des Hochschulsystems investieren. Deshalb wollen 

sie die Universitäten in einem Schnellprozess in “Schatten-

institutionen”, aus öffentlicher Hand in private Stiftungen 

überführen, damit sie dieses Geld aus dem System nehmen 

können. In dieser Hinsicht wirkt die Budgeterhöhung, die 

der SZFE nach der Machtübernahme zugesagt wurde, fast 

lächerlich: Das Gesamtbudget der Universität wurde (drei-

fach!) auf 3 Milliarden Forint (8,45 Millionen Euro) erhöht, was 

für eine solche Bildungseinrichtung immer noch unseriös ist 

und meiner Meinung nach die tiefgreifende Kulturphobie des 

Orbán-Regimes zeigt.”

Während Staatssekretär Tamás Schanda von den Investi-

tionen euphemistisch als „einer beispiellosen Entwicklung des 

Hochschulsystems” spricht, wird der Modellwandel von regie- 

rungsnahen Medien als eine „Säuberung der Universitäten” 

bezeichnet. Endlich wird dadurch die Phase des Postkom-

munismus – die als Krankheit dargestellt wird – abgeschlos-

sen, meinen die Kommentatoren in der Sendung Sajtóklub 

(Presseklub) und behaupten: „Jetzt folgt eine reine Welt.” Mit 

dem Schlusswort kehren sie aber zu den Finanzen zurück: 

„Wieviel wird es für die Hochschulbildung geben? 1.500 Milli-

arden Euro, nur für die Investitionen! So machma das!”1

1 Social Media Report 2020 © artworx
https://www.bloomberg.com/news/articles/ 
2020-02-04 / instagram-generates-mo -
re-than-a-quarter-of-facebook-s-sales 57
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Unter den Zuschauer_innen auch eine 

einzige Theaterkritikerin. Ihre Kritik in 

der Wiener Zeitung endet mit: NAME 

HER ist ein beispielloses Unternehmen, 

Tismer und Schleef setzen den verges-

senen Frauen ein außergewöhnliches 

szenisches Denkmal.

Am 9. Februar 2021 gibt die sieben-

köpfige Jury – unter ihnen die Wiener 

Redakteurin – ihre diesjährige Auswahl 

von den zehn bemerkenswerten Insze-

nierungen bekannt. Ich erfahre von der 

Einladung zum Theatertreffen beim 

Schnelltest in der Parkgarage des Aus-

tria Centers und freue mich so sehr für 

dieses tolle Team aus der Freien Szene, 

freue mich für unseren Kooperations-

partner Ballhaus Ost, freue mich über 

die Schlagzeile in den Österreichischen 

Medien „Burgtheater und Kosmos The-

ater zum Theatertreffen Berlin eingela-

den“. Weil uns das ein bisschen stärkt. 

Uns Freie Gruppen, uns Mittelbühnen, 

uns Frauen*.

Übrigens haben Jury und Festival-

leitung der Berliner Festspiele inzwi-

schen die Frauenquote bis einschließ-

lich 2023 verlängert.

FRAUEN DIE 
SICH FINDEN
Vom Konzept zum Berliner Theatertreffen

Im Mai 2019 geben die Berliner Fest-

spiele bekannt, dass es für die nächs-

ten zwei Festivalausgaben des Thea-

tertreffens eine 50 %-Frauenquote für 

Regiepositionen bei der 10er Auswahl 

geben wird. 

Im Mai 2019 treffe ich zufällig mei-

ne Studienkollegin Anne Tismer bei der 

Konferenz BURNING ISSUES am Ende 

des Theatertreffens. Ich erzähle vom 

Kosmos Theater und seinem Fokus auf 

weibliche* Stimmen, sie erzählt von der 

Recherchearbeit zu einer Performance, 

die prägende Frauen* in den Mittel-

punkt rücken und in einem performa-

tiven Lexikon von A bis Z durchdekli-

nieren soll. Kurz darauf lerne ich die 

Regisseurin Marie Schleef kennen, das 

Projekt nimmt durch ihren unermüd-

lichen Einsatz Gestalt an und ein Weg 

bahnt sich durch den Förderdschungel.

Im Mai 2020 sind die Theater in Ber-

lin & Wien geschlossen, niemand weiß, 

wie es im Herbst weitergehen wird.  

Marie schreibt aus den Proben: Wir sind 

gerade bei ‚C’ angekommen. 

Am 25. September 2020 hat NAME 
HER. Eine Suche nach den Frauen+ am 

Ballhaus Ost in Berlin Premiere. Am 2. 

Oktober feiern wir am Kosmos Theater 

die Österreichische Erstaufführung. 

Die Stimmung während der 7-stündi-

gen Long Durational Performance ist 

trotz Masken und Abstand beglückend. 58
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  Veronika Steinböck  

Künstlerische Leitung 
des Kosmos Theater NAME HER © Lea Hopp_Anne Tismer und Barbara Strozzi
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Kunst & Bildung 

MellowYellow: 
Eine Chance für Kunstschaffende

MellowYellow – gut für alle
Mit den MellowYellow-Schulprojekten von MAD ist allen ge-

dient: Schulkindern, Lehrenden genauso wie Kunstschaffen-

den wie auch Eltern, Familien, ja, der gesamten Gesellschaft. 

Denn hier wird auf Augenhöhe Chancengleichheit und In-

klusion vorgelebt, während bei allen Involvierten im Nu neue 

Sichtweisen und Sicherheiten entstehen. Für Kunstschaffen-

de entsteht sogar die Möglichkeit, ihre Existenz zu sichern. 

„Aber davon brauchen wir noch viel mehr“, sagt Frans Poel-

stra, selbst erfahrener Tänzer und Performer und von Anfang 

an bei MellowYellow in den Schulen mit dabei. „Wir brauchen 

Menschen mit Vorbildwirkung, die Lust auf zeitgenössischen 

Tanz, die Lust am Performen haben und darauf, auf kreative 

künstlerische Weise darüber nachzudenken.“ 

MellowYellow – wie, was?
Professionelle Mixed-Abled-Künstler_innen-Teams kommen 

für Projekttage oder -wochen in Schulen. Nach kurzen Per-

formances (Tanz/Theater/Musikaktionen) leiten sie konkre-

te Gruppenerfahrungen an. „Dabei wird den Kindern und 

Jugendlichen eine kreative Lernchance eröffnet ... mit dem 

Ziel, Diversität als Bereicherung und nicht als Nachteil zu 

erkennen. Ein Zugewinn für unsere Gesellschaft, die ja per 

se vielfältig ist.“, so Vera Rosner, Mitbegründerin von MAD 

(Verein zur Förderung von Mixed-Abled-Dance). Dazwischen 

ein gemeinsames Mittagessen mit Kindern und Lehrkräften. 

Man lernt sich persönlich kennen. Alles ist anders als zuvor. 

Die Kids finden die Rollstuhlfahrerin leiwand, sie wollen das 

können, was sie kann. Die Rollenbilder sind positiv, die Be-

ziehungsmuster wertschätzend. Die Blicke auf Diversität und 

Menschen mit Behinderungen interessiert und angstfrei 

geworden. Ja, früh genug mit Menschen mit Behinderung 

in Berührung gekommen, und das Thema Inklusion ist kein 

Thema mehr.

MellowYellow wirkt 
In ihrer Neujahrsansprache am ersten Lockdown-Janu-

ar-Morgen verspricht die Wiener Kulturstadträtin Vero-

nika Kaup-Hasler neue Maßnahmen, sich mehr um die 

Kinder-Kultur zu kümmern. Warum Kultur und Bildung nicht 

verbinden und mittels Kunst-Interventionen zukunftsweisen-

den Raum für ein selbstverständliches Miteinander eröffnen? 

Und mit MellowYellow-Projekten in kurzer Zeit hoch relevante 

Lerninhalte, wie soziales Miteinander, Umgang mit Diversi-

tät, Kreativität, Inklusion und (Selbst-)Vertrauen abdecken? 

Neben Bewegung und einer Menge Spaß? Während im ei-

genen künstlerischen Prozess oft ganz neue Impulse und 

Einsichten auftauchen. Wie bei Frans Poelstra, dem es mehr 

denn je darum geht, als Lehrer in den Hintergrund zu treten, 

um einen Raum zu kreieren, der es den Kindern ermöglicht, 

auf die aktuellen Umstände zu reagieren. „Betonboden lässt 

etwas anderes entstehen als Sand.“ Den Kindern Freiheit 

und Spielraum für ihren eigenen Ausdruck zu schaffen. Mel-

lowYellow geht es um ergebnisoffene künstlerische Prozesse, 

in denen die Kinder sich und die anderen neu erleben und 

begreifen können. Weder Kunstvermittler_innen noch Kul-

turpädagog_innen gilt dabei das Interesse, sondern „Freien 

Künstler_innen“ und ihrer Sicht auf die Welt. 

MellowYellow sichert ab
Künstler_innen zu ermöglichen, ihrer Profession nachzuge-

hen und dabei ihr Einkommen zu sichern, dafür hat MAD 

strukturelle Faktoren geschaffen. Geplant sind in den kom-

menden fünf Jahren 90 Mixed-Abled-Teams, die in Schulen 

kommen. Ein Team besteht aus minimal zwei Künstler_innen 

(plus Beteiligte für Organisation und Technik). In zehn Jah-

ren sollen bereits 200 Teams aus Kunst und Sport in ganz 

Österreich unterwegs sein. Die Projekttage sind, um auf die 

Realitäten der „freien Szene“ reagieren zu können, flexibel 

organisiert mit ca. 40-60 Arbeitstagen im Jahr, wobei sich 

das individuelle Einkommen der Künstler_innen an dem Auf-

wand für Pädagog_innen im gleichen Unterrichtszeitraum 

orientiert. Damit wird der „freien Szene“ für diese künstle-

rische Arbeit ein zusätzliches optionales Einkommen von 

jährlich € 12.000,- bis € 25.000,- möglich. Voraussetzung ne-

ben der künstlerischen Qualität ist dafür die wertschätzende 

Haltung gegenüber Lehrenden wie Lernenden. Die Finan-

zierung des Gesamtprojekts soll zu maximal einem Drittel 60
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Kunst & Bildung 

MellowYellow: 
Eine Chance für Kunstschaffende
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aus den Kunstbudgets (Stadt & Bund gemeinsam) bestritten 

werden. Das Bildungsressort und der Ausgleichstaxenfond 

sollen die weiteren zwei Drittel tragen.

Good News: Das Arbeitsfeld ist groß 
In ganz Österreich werden 55.000 Schulklassen gezählt. Circa 

20 % davon in Wien. Die Schüler_innen sind von MellowYel-

low begeistert und 88 % der befragten Lehrenden haben 

MellowYellow ihren Kolleg_innen weiterempfohlen. Das hat 

die erste Wirkungsanalyse bestätigt. Ein Beleg, dass Inklusion 

kaum besser vermittelt werden kann. Mittlerweile gibt es auf 

Grund des internationalen Interesses an MellowYellow das 

erasmus+ Bildungsprogramm DOOL (Dance out of Line) und 

damit die Möglichkeit, Elemente davon auch Schulkindern 

in Finnland, Ungarn, Italien oder Slowenien näherzubringen. 

Gefragt sind freie Künstler_innen
Solange es in der Kunstszene noch als geschäftsgefährdend 

gilt, in Schulen zu arbeiten, sind für MellowYellow nur Künst-

ler_innen dabei, die bereits anerkannte professionelle Mitglie-

der der „freien Szene“ sind. Unter anderem sind das Barbara 

Kraus, Sabina Holzer, Mario Matiazzo (Serapionstheater),  

Patric Redl, Doris Uhlich, Manuel Wagner, Yosi Wanunu, und 

eben Frans Poelstra. In Vorbereitung: u. a. Georg Blaschke, 

Alexander Gottfarb, Silke Grabinger, Marta Navaridas. An ihrer 

Seite, als deren Partner_innen, die erfahrenen Performer_in-

nen Elisabeth Löffler, Vera Rosner und Cornelia Scheuer.

Weiterbildung im besten Sinn
Doch auch die nächste Generation von Künstler_innen wie 

Ciara Moser (MDW), Alphonse Lekanga, Yasemin Acur oder 

Adil Embaby (MUK) werden von MAD ausgebildet. Ohnehin 

will MAD eine institutionalisierte Ausbildung für Tänzer_innen 

mit Behinderung in Österreich ermöglichen und hat dafür 

ein Curriculum erarbeitet. „Wir brauchen Leute mit Behin-

derung, die sich dafür begeistern, mit uns den Weg in die 

Normalität – zu einem selbstverständlichen Miteinander – zu 

ebnen.“ Frans Poelstra macht allen Mut, „ja, auch Du kannst 

diesen Weg als Künstler_in gehen.“

MAD - hohes Veränderungspotential für alle
„Überall sehe ich, dass es noch so viel zu tun gibt. Dass wir 

noch nicht da sind. Dass wir das Vehikel der Inklusion noch 

brauchen, um gemeinsam zur Normalität zu kommen“, setzt 

Poelstra hinterher. Dabei gleichen die Schulprojekte von Mel-

lowYellow einer Überholspur auf dem Weg zu einer inklusi-

ven Gesellschaft. Ist die Kunst dabei direkt am Zug, wird der 

administrative Zwischenbau ausgeschaltet. Das Geld kann 

den Kunstschaffenden Existenz ermöglichend zukommen. 

Dafür muss die Kunst aber auch selbst eintreten. 

Im Jahr 2020 hat MAD den 
Outstanding Artist Award als 
Kulturinitiative gewonnen. 

Interessierte Künstler_innen und 
speziell Mixed-Abled-Künstler_innen 
und Performer_innen können 
sich unverbindlich unter 
mellowyellow@mad-dance.at 
melden. Genauso wie Lehrer_
innen und Schulleiter_innen.  
www.mad-dance.at
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Buchrezension 

Hamster im hinteren Stromgebiet 
von Joachim Meyerhoff 

„Hamster im hinteren Stromgebiet“ schließt als fünfter Band 

an Joachim Meyerhoffs autobiographische Romanreihe mit 

den geistreichen Titeln an. Nach dem Verkauf von mehr als 

zwei Millionen Büchern wollte sich der Schauspieler eigent-

lich wieder zur Gänze der Burgbühne verschreiben, als ihn 

2018 der eigene Körper durch einen Schlaganfall abrupt in 

die Waagerechte zwingt. Neben aller Ernsthaftigkeit, die eine 

solche Diagnose mit sich bringt, gab dieses „Schlagerl“ den 

Startschuss für ein Buch, das zeigt wie essentiell Komik in 

schwierigen Zeiten sein kann.

Während im ersten Band „Amerika“ noch ein ganzes Jahr 

dahinflog, eröffnet sich hier innerhalb eines neuntägigen 

Krankenhausaufenthalt eine sehr emotionale Familienge-

schichte. Zwischen der 17-Jährigen „blonden Bombe“ aus 

dem ersten Teil und dem heute 53-Jährigen Familienvater 

liegen Welten, wodurch sich wohl auch das Zielpublikum in 

einem anderen Bereich vermuten lässt.

 Stilistisch besticht der Autor inzwischen mit einer routi-

nierten Handfertigkeit. Durch sein lebendiges Erinnerungs-

vermögen - gepaart mit einem ausgeprägten Sinn für Über-

spitzung - lernt man in Meyerhoffs Büchern den Menschen 

abseits der Bühne kennen. Zwar stellt der Bühnensportler 

sich durchaus die Frage, wie es von diesem Real-Life Drama 

zurück ins Theater gehen soll, dennoch liegt der Fokus vor 

allem auf dem Beistand der Angehörigen.

Trotz all den geschilderten Dramen ist der Band aber 

gerade zur richtigen Zeit erschienen, weil er uns zeigt, wie 

Komik in den schwierigsten Zeiten essentiell für das eigene 

Befinden sein kann. Signifikant ist auch der norddeutsche 

Blick auf Wien, der Einheimische wahrscheinlich nur die Au-

gen verdrehen lässt, den Rest aber genau da abholt, wo er 

sich nicht mehr auskennt. Am Ende verlässt der Schauspieler 

dann Spital und Wien, mit der Erkenntnis, dass nach solch 

einem einschneidenden Erlebnis doch eine Veränderung 

notwendig geworden ist.   

Die Gestalten auf der Intensivstation lassen trotz ihrer 

misslichen Lage aufschmunzeln und wechseln sich ab mit 

Passagen voller Anekdoten von Reisen und Familienge-

schichten. Er verliert sich in diesem Zusammenhang häufig 

in Details und staffiert die Geschichte mit einer fast unan-

genehmen Sentimentalität aus, die ihm – wie er schreibt 

- sogar selbst auf die Nerven geht.

Schließlich darf der Schauspieler weggehen: Vom Spital und 

von Wien. Diesen Entschluss fasst er noch am Krankenbett, 

denn er hatte bereits begriffen, dass eine Veränderung in 

seinem Leben bitter notwendig sein würde. Hoffentlich er-

trägt sein hinteres Stromgebiet nun die Berliner Bühne – 

und umgekehrt.

Mein Beruf war ganz sicher keiner, den man in 

Schonhaltung ausüben konnte. Achtsamkeit 

und Theater waren natürliche Feinde. Mein 

gesamter Erfolg bestand ja genau darin, mich 

in physischen Grenzbereichen auszutoben. 

Nie würde ich als halbseitig eingeschränkter 

Pseudocharismatiker an der Rampe rumste-

hen wollen.

  Winona Bach  

Joachim Meyerhoff 
Hamster 
im hinteren 
Stromgebiet.  

2020: 
Kiepenheuer & Witsch

ISBN: 
978-3-462-00024-5

24,00 € / 320 Seiten  



Premieren 3-6/2021
abgespielt – ein Podcast

Theatermacher*innen queer-
beet senden Rauchzeichen & 
Lichtblitze aus der häuslichen 
Vereinzelung & funken über 
die nahtlose faltenfreie Kün-
stler*innenkarriere 
bei Spotify, Deezer, Sound-
cloud & iTunes

März – Mai 

2021 

KÖRPER UND SEELE, 
ODER: DRAUßEN BEI DEN 
INNEREIEN
Ein Glossar in Film Bild 
und Text
von Käthe Kopf
draussenbeideninnereien.com

07.04.2021

Mi. 

DAS SCHWARZE SCHÄFCHEN  
von Gregor Schenker 
Regie: Gregor Schenker 
Ort: großer Saal, 
Theater Oberzeiring
theo.at

07.04.2021

Mi. 

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

08.04.2021

Do.

LESS IS MORE
Künstler*innen: 
Sööt/Zeyringer
Ort: Outdoor/Audiowalk 
brut-wien.at

09.04.2021

Fr.

ZWILLINGSSTERNE  
ein Stationentheater in 11 
moralischen Konflikten (DE)
Veranstalter*in: Kultonic 
- Verein für prickelnde Kunst 
Ort: Leopoldstadt, Start am 
Bahnhof Praterstern
kultonic.at

09.04.2021

Fr.

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

10.04 .2021

Sa.

ART OF ASSEMBLY IV
Künstler*innen: Florian 
Malzacher und Gäste 
Die Veranstaltung 
findet online statt
brut-wien.at

14 .04 .2021

Mi.

CITY OF DIASPORA 
von Stefanie Sourial
Ort: brut Nordwest, Wien
stefaniesourial.com
brut-wien.at

14 .04 .2021

Mi.

VERBOTEN WÄRE 
- EIN ELTERNABEND
Wiederaufnahme
Schauspiel
Gruppe/Veranstalter*in: 
Wiener Würschtel Aufstand 
& Dschungel Wien
Autorin: Lilly Axster
Regie: Felicitas Braun
Ort: Dschungel Wien
dschungelwien.at

14 .04 .2021

Mi.

4 A.M. A HOUSE DANCE 
PIECE Eine Koproduktion 
von Potpourri und brut 
Wien/imagetanz 2021. 
Eine Koveranstaltung 
von Potpourri und 
ARGEkultur Salzburg
Ort: ARGEkultur Saal, 
Salzburg
argekultur.at, brut-wien.at

14 .04 .2021

Mi.

I - OBJECT
Gruppe: Körperverstand. 
Tanztheater Wien. Tickets: 
dschungelwien.at/vorstellung

Ort: Dschungel Wien
koerperverstand.at

15 .04 .2021

Do. 

TESTO JUNKIE
Inszenierung: Christine Eder
Ort: Werk X Oswaldgasse, 
Wien
werk -x.at

15 .04 .2021

Do.

G.E.L
Konzept, Performance: 
Gleb Amankulov, Claudia 
Lomoschitz, Lau Lukkarila
Sounddesign: Manuel Riegler
Ort: Tanzquartier Studios
tqw.at/events

16 .04 .2021

Fr. 

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

17.04 .2021

Sa.

DIE WUNDERLAND AFFÄRE 
– WAS ALICE VERTUSCHTE…
Absurde Stationentheater
-Komödie nach den Romanen 
von Lewis Carroll
Gruppe: handikapped 
unicorns Niederösterreich 
Regie: Ursula Leitner 
& Nikolaus Stich
Ort: Erlebniskeller Retz, 
Hauptplatz 30, 2070 Retz
theater-retz.at

20.04.2021

Di.

DIE INSEL Multimediale 
Tanzperformance 10+
Gruppe: Company Two in One
Choreografie: Ákos Hargitay
Ort: Dschungel Wien
dschungelwien.at



ALLE TERMINE NACH PLANUNGSSTAND FEBRUAR/MÄRZ 2021,  AKTUELLE 

INFORMATIONEN DIREKT BEI DEN VERANSTALTER*INNEN ODER KÜNSTLER*INNEN

21.04.2021

Mi.

DER PANTHER 
von Felix Mitterer
Regie: Peter Faßhuber
Ort: Studiobühne, 
Theater Oberzeiring
theo.at

21 .04 .2021

Mi. 

TIGERMILCH Schauspiel 13+
Gruppe: leuchtkraft
Nach dem Roman von 
Stefanie de Velasco in einer 
Bühnenfassung 
von Catharina Fillers
Regie: Julia Nina Kneussel
Ort: Dschungel Wien
dschungelwien.at

21 .04 .2021

Mi. 

wie ist es möglich, da zu 
sein? Rainer Maria Rilke/
Lou Andreas-Salomé - eine 
szenische Textcollage, Regie: 
Jakub Kavin, Mit: Michaela 
Khom, Jakub Kavin, Bernhardt 
Jammernegg 
Ort: TheaterArche, 
Münzwardeingasse, Wien 
theaterarche.at

24.04.2021

Sa. 

DAS ALPHABET 
DER TRÄUME, Gruppe: The-
ater foXXfire!, Regie: Richard 
Schmetterer, Autorin: Alexan-
dra Ava Koch, Darstellerin: Iris 
Schmid , Ort: Dschungel Wien
theaterfoxxfire.at

24.04.2021

Sa.

HANNAH ARENDT 
– DENKEN OHNE GELÄNDER
Veranstalter*in: 
walktanztheater.com

Regie: Brigitte Walk
Mit: Helga Pedross, 
Suat Ünaldi, Silvia 
Salzmann, Sina Nikolaus
Ort: Altes Hallenbad, Feldkirch
walktanztheater.com

24.04.2021

Sa.

DIE LACHENDE FÜCHSIN
Ort: Toihaus Theater, Salzburg

24.04.2021

Sa. 

DER HAMSTERKÄFIG
von Das Planetenparty Prinzip
Ort: Forum Stadtpark, Graz
planetenparty.at

25.04 .2021

So. 

*RENDEZ-VOUS Film und 
Bühne mit Hanna Binder 
und Alex Bailey. Jeden Monat 
Vorführungen für ein 
inklusives Publikum bei 
denen der Saal nicht ganz 
abgedunkelt und der Ton 
leiser gedreht ist. 
Lestudio.at

26.04.2021

Mo. 

DACHS  Musikperformance 5+
Gruppe: Pip. Performances
Konzept, Choreografie, 
Performance: Emmy 
Steiner, Komposition, 
Saxophon, Performance: 
Astrid Wiesinger
Ort: Dschungel Wien
dschungelwien.at

27.04.2021

Di.

LILLY UND DER VERSUNKENE 
REGENBOGEN
Veranstalter: Theater Akzent
Regie: Nikolaus Stich
Gruppe: Verein Rabauki
Ort: Theater Akzent, Wien
akzent.at

27.04.2021

Di.

ALLES WAS GLÄNZT
Gruppe: makemake 
produktionen. Ort: 
Kosmos Theater, Wien
makemake.at

28.04.2021

Mi.

PAULE – EIN BADMEISTER-
STÜCK Neuer Zirkus 5+
Gruppe: Compangie Filou
Ort: Theater Òle
christophschiele.com, 
theater-ole.at

28.04.2021

Mi.

DIE TANZSTUNDE 
von Marc St. Germain
Regie: Peter Faßhuber
Ort: großer Saal, Theater 
Oberzeiring
theo.at

29.04.2021

Do.

ALALAZO von Veza Fernandez
Ort: brut Nordwest, Wien
veza.at/ABOUT
brut-wien.at

30.04.2021

Fr.

ÜBER PIRATINNEN 
– GESCHWESTERN DER SEE  
Zirzensische Theaterperfor-
mance 10+
Gruppe: Töchter der Kunst 
& Radical Kitsch Ensemble
Ort: Dschungel Wien
dschungelwien.at

30.04.2021

Fr.

MOMO +7
Ort: Theater des Kindes, Linz
theater-des-kindes.at

02 .05 .2021

So.

WEITER.LEBEN
Gruppe: makemake 
produktionen
Ort: Nestroyhof/Hamakom 
und Odeon, Wien
makemake.at

05.05 .2021

Mi. 

EIN KÄFIG VOLLER NARREN 
(La cage aux folles)
Veranstalter*in: Theater 
Forum Schwechat 
Regie: Manuela Seidl 
Ort: Theater Forum 
Schwechat 
forumschwechat.com

06.05.2021

Do.

ESEL Performance
mit Livemusik 13+
Gruppe: schallundrauch 
agency
Regie: Gabriele Wappel
Ort: Dschungel Wien
dschungelwien.at



07.05 .2021

Fr. 

ICH, MALVOLIO 12+
Veranstalter*in: THEO. 
TheaterOrt für junges Pu-
blikum, Regie: Hans-Peter 
Kellner, Ort: THEO. TheaterOrt 
für junges Publikum Per-
chtoldsdorf
theaterort.at

07.05 .2021

Fr.

HOMO INFINITUS ein Game 
Theatre 14+, Veranstalter*in: 
Küken - KünstlerInnen Kollek-
tiv Ensemble, Ort: am Gelände 
des IST - Institute of Science 
and Technology, 
Klosterneuburg
küken.at

08.05.2021

Sa.

surroundings IV   
KONstruktion 
inter aktive outdoor Instal-
lation, Brigitte Büsken, jhé 
productions, Ort: ART SPACE 
Stift Millstatt, Outdoor
andreakschlehwein.com

08.05.2021

Sa.

AYYUTHAYA 
Regie und Konzept: Hanna 
Binder, Mitspielende: Alexan-
dru Cosarca, Hanna Binder
lestudio.at

09.05.2021

So.

DER TATORTREINIGER 
von Mizzi Meyer alias Ingrid 
Lausund, Eine Produktion 
von Theater Wunderblume, 
Salzburg, Mit: Anita Köchl, 
Magdalena Köchl, Klaus 
Eibensteiner und Edi Jäger
Regie: Giora Seeliger, Wien
Ort: Das kleine Theater, 
Salzburg
edijaeger.at

11.05.2021

Di.

AUS DEM NICHTS
Inszenierung: Ali M. 
Abdullah, Ort: Werk X, 
Oswaldgasse, Wien
werk-x.at

11 .05 .2021

Di.

GEISELOPER  Dokumenta-
rische Oper mit interaktiver 
Publikums Partizipation in 
einem live hybriden Format 
Gruppe: MuPath & The Black 
Page Orchestra
Komposition: Samu Gryllus
Regie: Brina Stinehelfer
Ort: WUK, Wien

12 .05 .2021

Mi.

PARTUS Gyno Bitch Tits 
Konzept, Performance: 
Claudia Lomoschitz
mit Jorgo Loucas, Andrea 
Gunnlaugsdóttir und Martin 
Bous, Sounddesign: Jorkes, 
Nikkname, Ort: Kunstraum 
Niederösterreich
kunstraum.net

15.05.2021

Sa.

IMMERHIN IST 
MEIN HIMMEL HIN  
von Samuel Feldhandler
Ort: Tanzquartier Wien
samuelfeldhandler.com
tqw.at

15.05.2021

Sa.

THE OLD HOUSE 
– Wiener Fensterdialoge
Infos: 0660/73 49 417 
oder sigrigel@yahoo.de
Ort: Galerie Welt 
und Co. Thelemanngasse 6, 
1170 Wien

15.05.2021

Sa.

ALPHA GEN Schauspiel 10+
Veranstalter*in: Dschungel 
Wien
Konzept, Umsetzung: Charly 
Vozenilek und die Teilne-
hmer*innen der Theater-
wild:Werkstatt »Wildwuchs«
Ort: Dschungel Wien
dschungelwien.at

18.05.2021

Di.

- g a t e
Inge Gappmaier
Ort: Kosmos Theater, Wien
kosmostheater.at

19.05.2021

Mi.

ALLE BITTEREN WEGE 
Eine Annäherung an Ella 
Maillart und Annemarie 
Schwarzenbach 
Regie: Gregor Schenker 
Ort: großer Saal, Theater 
Oberzeiring
theo.at

19.05.2021

Mi.

JA, ICH WILL...!? 
Bewegungstheater 9+
Veranstalter*in: 
Dschungel Wien, Konzept, 
Umsetzung: Christina Ra-
uchbauer und die Teilne-
hmerinnen der Theater-
wild:Werkstatt »Wildwasser«
Ort: Dschungel Wien
dschungelwien.at

19.05.2021

Mi.

BLACKBIRDS Schauspiel 13+
Veranstalter*in: Dschungel 
Wien, Künstlerische Leitung, 
Regie: Klaus Huhle
Darsteller*innen: die Teilne-
hmer*innen der Theater:
Wildwerkstatt »Wildwechsel«
Ort: Dschungel, Wien
dschungelwien.at

20.05.2021

Do.

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

20.05.2021

Do.

DER LIEBE LINKE HAND
Gruppe: LEMOUR 
- Physical Theatre
Ort: Innenhof Stadttheater 
Wiener Neustadt
lemour.at

20.05.2021

Do.

DIE GUTEN TAGE
Ort: Toihaus Theater, Salzburg



24.05.2021

Mo.

DIE SCHAMLOSEN Daniil 
Charms - szenische Collage
Regie: Nagy Vilmos
Mit: Valerie Anna Gruber, Ale-
na Hermann, Eszter Hollósi, 
Elisabeth Kofler, Astrid Perz, 
Charlotte Zorell, Nicolaas 
Buitenhuis, Max Glatz, Florian
-Raphael Schwarz, Maksymi-
lian Suwiczak
Ort: TheaterArche, Münzwar-
deingasse, Wien 
theaterarche.at

25.05.2021 

– 

29.05.2021

WIEN IM ROSENSTOLZ LAN-
DPARTIE
Neue Österreichische Volk-
smusik – Bunt und Selbstbe-
wusst
Ort: Theater am Spittelberg, 
Wien
theateramspittelberg.at

26.05.2021

Mi.

ZEUGS Schauspiel 6+
Gruppe: Plaisiranstalt
Text: Raoul Biltgen
Regie: Paola Aguilera
Ort: Dschungel Wien
dschungelwien.at

26.05.2021

Mi.

DIE EISBÄREN UND DIE  
ROTEN HACKERINNEN (UA) 
von Hans Peter Horner 
Ort: Theaterfestival  
STEUDLTENN Uderns, Tirol

27.05.2021

Do.

IF A BEE FALLS IN A FOREST
House and co producers: 
WUK performing Arts
Created and Performed by 
Asher O’Gorman, Daniel Ler-
cher and Tara Silverthorn

27.05.2021

Do.

MeinAllesaufderWelt
Gruppe: kollektiv kunststoff
Choreografie: Stefanie Sternig 
Ort: wuk performig arts, Wien
kollektivkunststoff.com

28.05.2021

Fr.

DIE INFANTIN TRÄGT  
DEN SCHEITEL LINKS
Kooperation mit dem  
Literaturfest Salzburg
Ort: Toihaus Theater, Salzburg

28.05.2021

Fr.

SPECTACLE MÜSSEN SEYN! 
von Arne Mannott 
Performativer Stadtspazier-
gang im 2.Bezirk
arnemannott.de

29.05.2021

Sa.

surroundings IV   
Dekonstruktion
inter aktive outdoor Instal-
lation, Brigitte Büsken, jhé 
productions
Ort: ART SPACE 
Stift Millstatt, Outdoor
andreakschlehwein.com

29.05.2021

Sa.

Performance Brunch SPINNA 
Veranstalter*in: Regina Picker
Mit: Kollektiv DIVA, Cowbirds, 
Tulen Homme, Betina Aumair 
& Brigitte Theißl 
Ort: Volkskundemuseum 
Wien 
Anmeldung erforderlich 
performancebrunch.at, 
performancebrunch@gmail.com

01.06.2021

Di.

WURLITZERGASSEN 22 
ZWOZL – ZWOZL (UA) 
von Felix Mitterer
Ort: Theaterfestival STEUDL-
TENN Uderns, Tirol

01.06.2021

Di.

WEITER LEBEN 
– EINE JUGEND
Schauspiel
Gruppe: teater ISKRA
Autorin: Ruth Klüger
Inszenierung: 
Nika Sommeregger
Ort: Ruprechtskirche, 
Ruprechtsplatz 1, 1010 Wien
dschungelwien.at

02.06.2021

Mi.

KLEO SUPERSTAR (UA)
Veranstalter*in: 
Theater KuKuKK
Ort: Kammerlichtspiele 
Klagenfurt
theater-kukukk.at

02.06.2021 

Mi.

POST SCRIPTUM
Veranstalter*in: 
Schauspielschule Krauss
Regie: Igor Bauersima
Gruppe: Abschlussjahrgang 
2021 der Schauspielschule 
Krauss
Ort: Schauspielhaus Wien
postscriptum.schauspielschulekrauss.at

03.06.2021

- 

06.06.2021

SLOWENIEN
Andrea K. Schlehwein 
+ NETZWERK AKS
UKREP, taking action 
(Ljubljana, Slovenija)
butterfly tales [aks2019], 
#shivering [aks2020]
Workshop aks
andreakschlehwein.com

05.06.2021

Sa.

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

05.06.2021

Sa.

SONGS ABOUT PLACES
von Bum Bum Pieces 
Ort: Unterlaa, Klederinger-
straße 160, 1100 Wien 
bumbumpieces.at

05.06.2021

Sa.

SPORTPLATZ EUROPA
Künstler*innen: 
Freundliche Mitte
Ort: Outdoor 
brut-wien.at



09.06.2021

Mi.

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

09.06.2021

Mi.

BEDROHUNG EINES UNBE-
SCHOLTENEN BÜRGERS
Inszenierung: 
Matthias Rippert
Ort: Werk X, Oswaldgasse, 
Wien
werk-x.at

11.06.2021

Fr.

ANSTOSS – DAS FINALE ein 
Sportstück von Jakub Kavin 
Mit: Jörg Bergen, Nicolaas 
Buitenhuis, Elisabeth Ha-
likiopoulos, Eszter Hollósi/ 
Elisabeth Kofler/ Nicola 
Werdenigg, Johanna König, 
Bernhardt Jammeregg, Peter 
Matthias Lang, Nagy Vilmos, 
Mia Milagro, Saskia Norman, 
Manami Okazaki, Johannes 
Scherzer und Maksymilliam 
Suwiczak
Ort: TheaterArche, 
Münzwardeingasse, Wien
theaterarche.at  

12.06.2021

Sa.

Künstler*innen: 
Claudia Bosse 
Ort: Outdoor
brut-wien.at

12.06.2021

Sa.

WEITERSPIELEN!
Veranstalter*in:  
BiondekBühne Baden,  
alle Gruppen 
Format: Festival  
für Neugierige 2021 
Ort: Halle B, Waltersdorfer-
straße 40, Baden
biondekbuehne.at

15.06.2021

Di.

DAS PLASTIKMONSTER
Veranstalter: Theater Akzent
Regie: Nikolaus Stich
Gruppe: Beat Poetry Club
Ort: Theater Akzent, Wien
akzent.at

16.06.2021

Mi.

You better work, b*tch! 
Liebesgrüße an den Kapitalis-
mus Performance 15+
Theater: Klub Dschungel 
Wien, Spielleitung:  
Jonathan Achtsnit, Ort: 
Dschungel Wien
dschungelwien.at

17.06.2021

Fr.

DONNA QUICHOTTA 6+
Ort: Theater des Kindes, Linz
theater-des-kindes.at

18.06.2021

Sa.

archipelago2  		           
Andrea K. Schlehwein + Jye 
Hwei Lin + NETZWERK AKS
new production 21
Ort: ART SPACE Stift Millstatt
andreakschlehwein.com

23.06.2021

Mi.

DER WEIBSTEUFEL  
von Carl Schönherr
Ort: Theaterfestival  
STEUDLTENN Uderns, Tirol

23.06.2021

Mi.

NACHTS  4+
Veranstalter*in/Gruppe: VRUM 
Performing Arts Collective, 
SCHÄXPIR - Theaterfestival  
für junges Publikum 
Regie: Sanja Tropp Frühwald
Ort: Studiobühne,  
Landestheater Linz
schaexpir.at

25.06.2021 TOP KICK
Autor: Raoul Biltgen 
Regie: Paola Aguilera
Veranstalter*in/Gruppe:  
Theater Jugendstil-Kunst  
und Kultur für Jugendliche
Ort: Theater Akzent, Wien
jugendstil-theater.com

25.06.2021 

– 

30.06.2021

PERFORMANCE FICTION 
FESTIVAL
Ort: Toihaus Theater, 
Salzburg

26.06.2021

Sa.

LOVER’S DISCO(URSE) 14+
Veranstalter*in/Gruppe: 
VRUM Performing Arts 
Collective, Dschungel Wien, 
KLIKER Festival (HR), Regie: 
Sanja Tropp Frühwald, Ort: 
Bühne 1, Dschungel Wien
dschungelwien.at

26.06.2021

Sa.

AUF DEN KOPF GESTELLT 
Performance 3+
Dschungel Wien
Konzept, Performance:  
Donna & Rosa Braber
Ort: Dschungel Wien
dschungelwien.at

26.06.2021

Sa.

PLASTIK IM BLUT
Gruppe: kollektiv  
kunststoff, Choreografie: 
Leonie Humitsch, 
Stefanie Sternig 
Ort: Dschungel Wien
kollektivkunststoff.com

29.06.2021

Di.

IN + EX | situ  		
Andrea K. Schlehwein 
+ NETZWERK AKS
new production 21
Ort: ART SPACE 
Stift Millstatt, 
Outdoor + Indoor
andreakschlehwein.com
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