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Statt eines Editorials:

Der Veranstaltungsbetrieb hat wieder begonnen,
Offnungen und Lockerungen lassen uns Schritt fUr Schritt
wieder ein normaleres — und sozialeres - Leben fUhren.
Wir haben unser Team gefragt: Auf was freut ihr euch jetzt?
Was habt ihr vermisst, das jetzt wieder moglich wird?

’ Wieder in AuffUhrungsraumen, Kaffeehausern und
zwischen vielen Menschen sein zu konnen fuhlt sich
noch auBergewohnlich — aber sehr, sehr gut an.”
Barbara Stuwe-EBI, IG Netz

,Sich mit Kolleg*innen in ganz Europa wieder live
treffen und austauschen zu kénnen. Das ist so viel
produktiver und inspirierender, da ging — und geht -
mir das Herz und das Hirn wieder auf.”

Ulrike Kuner, Geschiaftsfliihrung

Jlch freue mich auf Gesprache, die sich nicht um
Viren, Verordnungen und Verhaberungen drehen.”
Patrick Trotter, Beratungen

Jlch freue mich auf und Uber Austausch mit anderen
Besucher*innen Uber gemeinsam erlebte Kulturver-
anstaltungen!”

Siglind Guttler, Projektleitung ACT OUT

JAuf was ich mich jetzt freue? Ganz ehrlich, auf
Live-Premieren. Auf alle abgesagten, verschobe-
nen, umdisponierten Produktionen, die nun endlich
stattfinden kdnnen. Auf das Publikum - so divers
wie moglich -, auf den Austausch mit den Zuschau-
er*innen, KUnstler*innen und Theatermacher*innen
Uber Inhalte und Umsetzung der gerade gemeinsam
erlebten Vorstellung; auf ein kleines Bier nach dem
Theaterbesuch an einem lauen Sommerabend im
Freien. Ich gurgle mich durch die Wochen, das wird
mich namlich nicht von den geplanten Theaterbe-
suchen abhalten.”

Julia Kronenberg, Beratungen
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,Das vermeintlich unbegriindete Lungern an Eckti-
schen in Wiener Kaffeehausern, um morgendliche
Rituale Fremder aufzuspuren.”

Dafne Aruyta llhan, Arbeitstraining

“Wie die meisten anderen Menschen auch, freue ich
mich naturlich besonders auf viele tolle Live-Produk-
tionen, aber mindestens genauso auf das Gewusel vor
den Veranstaltungsstatten und den Austausch nach
einem gemeinsamen Theaterbesuch. Ich freue mich
auf laue Sommerabende im Park und Aperol Spritz
im Gastgarten und vor allem auf ein bisschen Unbe-
schwertheit.”

Stephanie Schwarz, Projektadministration und

Koordination gift

Jlch freue mich auf alle Produktionen, in denen Herz
und Seele stecken. Auf eine neue Art von Kultur-
schock, ausgel6st durch die vollige ReizUberflutung
eines Live-Events. Teil zu sein. Jung zu sein. Dabei zu
sein. Und auf den Sommer, der physische und geis-
tige Warme verspricht.”

Winona Bach, Social Media

JIch freue darauf, wieder Vorstellungen in einem da-
fur vorgesehenen Raum zu sehen. Mein Fernseher
im Wohnzimmer bietet zwar Komfort, aber nicht
die richtige Atmosphare. Ich freue mich, wieder fur
ein paar Stunden in eine andere Welt eintauchen zu
kénnen, in die Dunkelheit, die Spannung, mit allen
Sensoren bei einer Sache zu sein, ohne Handy oder
andere Ablenkungen.”

Esther Baio, EAIPA Management
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Kolumne Theaterpolitik

Global Village™?

Die Zukunft der Darstellenden

Kunste in landlichen Raumen

Portrdt am Schwarzsee

Ob in Karnten oder in Mecklenburg-Vorpommern, der Dis-
kurs um das Theater in der Provinz bringt es auf den Punkt:
Die Darstellenden Kunste sind Ausdruck der Vielfalt in der
gesamten Kulturlandschaft — auch wenn Wien und Berlin
Theater-Haupt-Stadte zu sein glauben! Mehr als zwei Drit-
tel der Bevolkerung in Osterreich und Deutschland leben
jenseits der Metropolen, aber nur 10 % der &ffentlichen Kul-
turférderung flieBt in landliche Raume. Dabei geht es kei-
neswegs nur um die berUhmt beruchtigte GieBkanne der
Kulturpolitik, sondern zuallererst um das Menschenrecht
auf kunstlerische Teilhabe!

Zu klaren ist deshalb, was es braucht, um Theater auf dem
Lande und in kleineren Stadten moglich zu machen. Bei
den vielerorts initiierten Debatten stehen drei Aspekte im-
mer wieder im Mittelpunkt: Die Idee vom theatralen Pro-
jekt, die Konzeption vom Kooperieren als Format und die
Prioritat einer publikumsorientierten Theaterarbeit. Aus-
gangspunkt aller Uberlegungen ist die Tatsache: Theater
ist fur alle da! Wo auch immer Menschen leben, sie haben
einen Anspruch auf Theater, auf Zugang und Beteiligung.
In der Kulturpolitik geht es allzu oft um die Immobilien des
institutionalisierten Theaters und viel weniger um die klUnst-

lerische Distribution oder gar um die kulturelle Rezeption.

Kulturférderung als Risikopramie?

Damit die Darstellenden Kunste sich in landlichen Raumen
nicht zwangslaufig provinziell entwickeln, gibt es u. a. For-
derprogramme der Bundeskulturstiftung wie ,Trafo" oder
des Fonds Darstellende Kunste unter dem Titel ,Global
Village®. Ziel ist es, zum Austausch zwischen Gesellschaft,
Kunst und Wissenschaft zu ermuntern, am besten mit in-
ternationalen Beziehungen und globalen Kontexten in die
Region zu wirken. Es geht um Community Building und
Empowerment, um das Zusammendenken von Schau-Spie-
ler*innen und Zuschau-Spieler*innen, um Expert*innen des
Alltags und Jugendclubs, um Theaterkunst und Soziokultur.
Auf alle Falle: Theater mit dem Auftrag fur standortsensible
Recherchen fur die Breite der Bevdlkerung und einer kom-
munalen Kulturférderung als Risikopramie. Die Zukunft der
Darstellenden Kunste kdnnte dann interdisziplinar, interge-
nerationell und interkulturell gepragt sein und die Prozesse
der Transformation kritisch und unterhaltsam begleiten, Teil
von Kulturentwicklungsplanungen werden und zur Reform

der Theaterlandschaft beitragen.

Theater als Heimat-Pflege?

Und hier kommmen die Freien Darstellenden Kunste ins Spiel;
denn insbesondere die sind nah dran und mittendrin, vor
Ort, wo die unterschiedlichen Welten aufeinandertreffen,
im besten Falle im geschutzten Raum des Theaters, wo die
existentiellen Auseinandersetzungen thematisiert werden
kdnnen. Zum Beispiel: Die Pflege von Heimat — ein um-
strittenes Thema, aber eins, das Menschen insbesondere
in landlichen Raumen eint. Freies Theater als Heimatpflege
kann jenseits von Aus- und Abgrenzung das Fur- und Mit-
einander zum Gegenstand haben, politische und kulturelle



Bildung ermdglichen sowie inhaltli-
che und asthetische Impulse fur das
gemeinsame Gestalten von Zukunft
geben.

Dabei ist die Frage nicht ,Was ist
Heimat?"“, sondern ,Wie ist Heimat?".
Das Hauptanliegen von kunstlerischer
Praxis kénnte also ein Versuch sein, zu
erkennen, was eine Heimat braucht,
um eine ,gute” Heimat zu sein und das
Bewusstsein darUber zu fordern, dass
das, was sie ausmacht, nur bestehen
bleiben kann, wenn sie gepflegt wird
und sich verandern kann. Der Aspekt
dieser bewussten Herangehensweise,
der Auseinandersetzung und der Be-
wahrung der Heimat stellt eine neue
Art von Heimatpflege dar — ganz be-
seelt von einer Idee von Heimat als Ka-
tegorie kultureller Identitat, oder wie
es die Soziologie formuliert hat: Heimat
als Moglichkeit des Lebens, das es ge-
lingend zu gestalten gilt.

Professor Dr. Wolfgang Schneider

war Grindungsdirektor des Instituts

fur Kulturpolitik der Universitdt Hildes-
heim und des Kinder- und Jugendthe-
aterzentrums in der Bundesrepublik
Deutschland. Als Vorstandsvorsitzen-
der des Fonds Darstellende Ktinste ist
er derzeit mit einem umfangreichen
Forschungsvorhaben beschdiftigt, das
im Rahmen von ,Neustart Kultur® Pro-
jekte und Programme begleitet und
aufihre kulturpolitische Nachhaltigkeit
Uberpruft.

P e e mm mm omm oy

Alles, was Recht ist

»Ich habe mich nie bei Finanz und Sozialversiche-
rung gemeldet, weil ich eh nichts verdiene®, ,Einen
Jahresabschluss haben wir noch nie erstellt, wir
sind im Verein ja nur zu dritt®, ,,Ich wei3 nicht, ob
wir dem Umsatzsteuergesetz unterliegen, ich habe

den Umsatzersatz einfach beantragt”

Derartige und ahnliche Aussagen hat sich Hannes M. Saghy,
Geschaftsfuhrer der JUNIA Wirtschaftstreuhand- und Steuer-
beratungs KG, seit dem Beginn der Corona-Krise oft angehort.
Aber letztlich sind auch Kunstler*innen Unternehmer*innen
und mussen sich als solche einer Auseinandersetzung mit
Steuerrecht, Unternehmensrecht bzw. Vereinsrecht stellen,
auch wenn diese oftmals diametral der eigenen operativen
Tatigkeit im kunstlerischen Feld entgegensteht. Im Folgen-
den gibt er deswegen Aufklarung Uber die haufigsten Fragen
zur Meldungspflicht zum Zwecke der Sozialversicherungsver-
einbarung und zu Auftrag und Pflicht des rechtlich eingetra-
genen Gemeinnutzigen Vereins.

1. Meldung bei Finanz und Sozialversicherung:
Grundsatzlich gilt, dass die Betriebseréffnung dem
zustandigen Finanzamt innerhalb eines Monats ab
Beginn der selbstandigen Tatigkeit mitzuteilen ist.
Dies gehdort gemalR Bundesabgabenordnung zu den
Mitwirkungspflichten des Steuerpflichtigen. Ahnli-
ches gilt bei der SVS (Sozialversicherung der Selb-
standigen). Eine allenfalls entstehende SVS-Pflicht
sollte jedoch nicht nur als Nachteil gesehen werden,
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sondern bringt den Vorteil, dass Pensionsmonate
erlangt werden. Nicht selten bedauern Selbstan-
dige, nicht wesentlich fruher Pensionsbeitrage
entrichtet zu haben.

Das Ausbleiben eines geregelten Einkommens
und die Auflésung von vielen Dienstverhaltnissen
seit Marz 2020 hat leider dazu geflhrt, dass etliche
Selbstandige (Kunstler*innen, Freiberufler*innen)
versucht haben, sich ruckwirkend Uber Jahre bei
Finanz und SVS anzumelden, damit diverse Coro-
na-Hilfen in Anspruch genommen werden kdn-
nen. Hierzu muss jedoch erst vorsichtig abgewo-
gen werden, ob dies vertretbar moglich ist (ob
glaubhaft gemacht werden kann, dass tatsachlich
eine langere selbstandige Tatigkeit gegeben war
und die Bekanntgabe der Betriebserdffnung nur
Jvergessen® wurde). Strafbar ist hingegen eine
rickwirkende Anmeldung, wenn der Verdacht be-
steht, dass Umsatze der Vorjahre fingiert wurden,
um aufgrund des bestehenden Umsatzeinbruches
hoéhere Corona-Hilfen zu erhalten. Auch bei der
Unternehmung, rickwirkende SVS-Nachzahlun-
gen in Kauf zu nehmen, um mogliche héhere
Corona-Hilfen zu erlangen, handelt es sich um
vorsatzlichen Betrug, der massive strafrechtliche
Folgen haben kann.

Anmerkung: Gerade in der freien Kunstszene
kommt es oftmals vor, dass unterjahrig mehrere
kurzfristige, teils geringfugige Dienstverhaltnisse
bestehen und zusatzlich selbstandige EinkUnfte
erwirtschaftet werden. Mitunter besteht deswegen
die Ansicht, dass man neben einer unselbstandi-
gen Tatigkeit (Dienstverhaltnis) steuerfrei zusatz-
lich bis zu EUR 11.000,- als Selbstandiger verdienen
darf. Die Steuerfreigrenze von EUR 11.000,- bezieht
sich jedoch auf ALLE in einem Jahr erzielten Ein-
kunfte. Inwiefern deswegen kumulierend eine Ein-
kommensteuerpflicht zutrifft, sieht man oftmals
erst nach Erstellung der Einkommensteuererkla-
rung.

Gemeinnlitzige Vereine: Die grundsatzlichen Pro-
bleme sind seit Langerem bekannt, wurden aber
durch Corona und die verbundenen maglichen
Zuschusse virulent.

o}

Vereinsgesetz: Der Vorstand eines gemeinnut-
zigen Vereines hat diverse Verpflichtungen, die
auch dann einzuhalten sind, wenn der Verein
nicht mehr als eine Person zahlt. Dazu gehoren
die FUhrung einer Buchhaltung, die Aufstellung
eines Jahresabschlusses (meist Einnahmen-Aus-
gaben-Rechnung), die Einberufung einer General-
versammlung, die Bestellung eines Rechnungs-
prufers, etc. Zu beachten ist auch, dass einen
Vereinsvorstand Haftungen treffen kénnen. Vor
allem, wenn &ffentliche Forderungen und Spen-
den in Anspruch genommen werden, muss der
Vorstand des Vereins seinen gesetzlichen Ver-
pflichtungen nachkommen.

Gemeinnutzigkeit: FUr die Beantragung des Co-
rona-NPO-Zuschusses ist eine gemeinnutzige
Tatigkeit Voraussetzung. Oftmals kann jedoch
nicht schllssig dargelegt werden, worin die ge-
meinnUtzige Tatigkeit des Vereins liegt. Hier sind
nicht nur die Statuten relevant, die stets einer Ak-
tualisierung bedurfen, sondern auch die gelebte
Praxis. Die Abhaltung von Tanzkursen zu einem fur
die Teilnehmer*innen fremdublichen Preis ist per
se zum Beispiel nicht gemeinnutzig und verweist
dabei nur auf eine Vereinsgrindung zum Zwecke
der Befreiung von der Korperschaftssteuer. Zudem
ist der Bereich der Gemeinnutzigkeit zu grof3en
Teilen durch Spenden oder 6ffentliche Gelder fi-
nanziert und erfordert somit einen sorgsamen und
umsichtigen Umgang mit den Finanzen. Publik
gewordener Missbrauch schadigt dabei nicht nur
die Koérperschaft, sondern Uberdies auch den Ruf
des eigenen Berufsfelds.

Der gemeinnutzige Verein als Unternehmer: Der
weitaus grofite Teil der gemeinnutzigen (kleinen)
Vereine ist KEIN Unternehmer im Sinne des Um-
satzsteuergesetzes. Hier wird sinnvollerweise die
umsatzsteuerliche Liebhabereivermutung gerne
in Anspruch genommen, da diese vielfaltige Vor-
teile fUr den Verein bringt. Wenn dem so ist, kann
jedoch kein Umsatzersatz beantragt werden.

Hannes M. Saghy




‘Was ihr wollt”

Ubersicht der Umfrageergebnisse

Wie wollen die Kunstler*innen und Kulturschaffenden der
freien Szene beschaftigt sein, welche Versicherungsverhalt-
nisse sollen ihnen zur Verfugung stehen — und was fehlt?

Um einen Eindruck Uber die Art der Beschaftigung und
der Sozialversicherung von freischaffenden Klnstler*innen
und Kulturschaffenden zu gewinnen und ein Stimmungs-
bild bezuglich alternativer Beschaftigungs- und Sozialver-
sicherungsmoglichkeiten in der freien Szene einzuholen,
fuhrte die IG Freie Theaterarbeit im Marz 2021 eine grof3-
angelegte Umfrage durch, an der 514 Kunstler*innen und
Kulturschaffende teilnahmen. Die Ergebnisse werden der
|G Freie Theaterarbeit dazu dienen, Schwerpunkte in ihrer
politischen Agenda zu setzen und ihr Beratungsangebot auf
die Bedurfnisse der freien Kunst- und Kulturschaffenden
anzupassen.

*Erkldrung: Aufsummierte Hdufigkeiten von Gber 100

Prozent ergeben sich durch Mehrfachauswahl innerhalb
der jeweiligen Fragen

Warum bist Du in der Freien Szene tatig?

Die Mehrheit der Antworten kam von Schauspieler*innen
(69,5 %), gefolgt von Regisseur*innen (26,3 %), Performer*in-
nen (25,3 %), Choreograf*innen (12,3 %) und Tanzer*innen
(14,4 %).

Der Fragebogen wurde von ca. 68 % Frauen ausgefullt
und spiegelt damit die reale Beschaftigungssituation nach
Geschlechtern in der freien Szene (und die Mitgliederstruk-
tur der IG Freie Theaterarbeit) wider.

Fast 80 % der Befragten gaben an, aus Uberzeugung

und kunstlerischen Motiven in der freien Szene tatig zu sein,
mehr als 24 % wlnschen sich ein festes Engagement an
einem Theater/Haus oder einer Kompanie. 13 % gaben an,
auf einen anderen Job als Haupteinnahmequelle angewie-
sen zu sein.
Mehr als 80 % der Befragten arbeiten selbststandig (Werk-
vertrag), gut 46 % arbeiten in Anstellung (Dienstvertrag),
wahrend etwa ein Viertel mit freiem Dienstvertrag beschaf-
tigtist. Rund 65 % der Befragten arbeiten sowohl selbststan-
dig als auch in Anstellung.

Mehrfachauswahl, geantwortet 511x, unbeantwortet 3x

| Antwort Antwortan Verhéltnis
@ aus Uberzeugung oder kiinstlerischan Griinden 399 78,1 %
ich méchte eigentlich in ein festes Engagement an einem Haus / Theater oder in einer Truppe / 122 239%
| & Kompanie
» ich bin kiinstlerisch tétig, habe aber noch einen anderen Job (der meine Haupteinnahmequelle ist) 67 13,1 %
@ andere Grinde: 34 6.7 %
@ keine Angabe 21 4.1%

B
0% 5%

10% 15% 20% 5%  J0W  35%  40W 45%

« (=) Mehr Autononmie / Flexibilitat in freier Szene
» (5%) Kiinstlerische Freiheit

« (4x) Mangel an Maglichkeiten zur Festanstellung
» (4x) Vereinbarkeit mit anderen Jobs

= (14x) Andere Grinde

399 (78.1%)

S0% S55W  60m  EBW 70  75%  @0%  BO% GOW B5%  LOO% |
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Insgesamt halt sich das durchschnittliche Bruttojahresein-
kommen aus kunstlerischen Tatigkeiten bei allen Befragten
unter € 25.000,-, wobei Uber die Halfte unter € 18.000,- und
knapp Uber ein Viertel sogar unter € 11.000,- Jahresumsatz
aus kunstlerischen Tatigkeiten im In- und Ausland verzeich-
net.

Knapp 64 % sind bei der Sozialversicherungsanstalt der
Selbstéandigen (SVS) versichert, wahrend 42 % bei der Oster-
reichischen Gesundheitskasse (OGK) versichert sind. Etwa
16 % sind sowohl bei der OGK als auch der SVS versichert
(Mehrfachversicherung).

Auf die Frage nach einem bevorzugten Versicherungs-
trager fur all ihre kUinstlerischen EinklUnfte antworteten fast
37 %, dass sie sich zunachst Uber Vor- und Nachteile der un-
terschiedlichen Versicherungstrager informieren mussten.
Mehr als 30 % wirden sich fur die SVS entscheiden, wahrend
rund 22 % die OGK bevorzugen. Etwa 8 % aller Befragten

gaben an, dass fur sie eine Mehrfachversicherung in Ord-
nung sei, wahrend knapp 11 % jener, die sowohl bei der SVS
als auch der OGK versichert sind, angaben, mit der Mehr-
fachversicherung zufrieden zu sein.

26 % gaben an, dass sie gerne selbst Verantwortung fur
zu leistende Abgaben tragen; als Begrindung gaben die
Befragten am haufigsten an, dass sie ihre Finanzen gerne im
Uberblick behalten. Knapp 35 % mochten die Verantwortung
nicht selbst tragen und begrinden dies meist mit zeitlichem
und finanziellem (Steuerberatung) Mehraufwand sowie feh-
lendem Know-how.

90 % der Befragten gaben an, dass ihnen eine Arbeits-
losenversicherung wichtig (65 % sehr wichtig; 25 % eher
wichtig) sei. Ahnlich verhalt es sich mit der Wichtigkeit von
UnterstUtzungsleistungen bei Krankheit (93,8 %) sowie ga-
rantierter Mindestgage, auch bei nicht vollstandiger Ver-
tragserfullung (96 %).

Wie hoch ist - abseits von Corona - dein durchschnittlicher Jahresumsatz
(Umsatz = Summe aller Bruttoeinnahmen) in der kiinstlerischen Tatigkeit im In- und Ausland?

Einzelwahl, geantwortet 512x, unbeantwortet 2x

Antwort

@ unter 11.000-

» 11.000-18.000;-
18.000-25.000,-

® 25.000-35.000,-

@ Uber 35.000,-

@ keine Angabe

142(27,T%)

Fazit der IG Freie Theaterarbeit

Durch die Umfrageergebnisse wird deutlich, dass es kein
einheitliches Beschaftigungsbild der Akteur*innen der frei-
en Szene gibt. Selbststandiges Arbeiten, Anstellungen und
Mehrfachbeschaftigungen sind nach wie vor Usus, wobei
die selbststandige Form nach wie vor Uberwiegt. Dement-
sprechend sind auch die Versicherungstrager — SVS oder
OGK - zu ungefahr gleichen Teilen vertreten. Allerdings:

Antworten Verhiltnis
142 ' 27,7 %
154 30,1 %
136 . 26,6 %
57 11 %
14 27T %

9 1.8%

Mehr als ein Drittel der Befragten gibt an, zu wenig Uber
die einzelnen Versicherungen zu wissen. Und beinahe alle
wulnschen sich eine Kranken- und Arbeitslosenversicherung
ab dem 1. Tag!

Interessant ist auch, dass die absolute Mehrheit der
Kunstler*innen aus eigenem Wunsch in der freien Szene
arbeitet (80 %). Und zwar ,aus Uberzeugung und kinstleri-

schen Grunden®.



Willst Du im Rahmen deiner klinstlerischen Tatigkeit selbst verantwortlich

sein fur zu leistende Abgaben (Sozialversicherung & Steuern)?

Mehrfachauswahl, geantwortet 465x, unbeantwortet 49x

| @ i, weit: 121 26,0 %
|.mh1.wal: 162 34,8 %
| & keine Angabe 190 409%

ﬁ '
190 (40, 9%)

% % 0% 15% 0% 5%

% BN 4%

45% 50% 55% 60%  65W 0%  TS%  BO%  E5W 90%

5%

100%

ja, weil:

& (47x) Uberblick, Eigenverantwortung
& (7x) Gewohnheit

& (5x) Absetzbarkeit

& (5x) Einheitiiches System

& (57x) Andere Griinde

nein, weil:
» (53x) Zeit/ Mehraufwand
+ (59x) Zu kompliziert / Fehlendes Know-How
o (7x) Mehrkosten (Steuerberatung etc.)
= (43x) Andere Griinde

Ulrike Kuner, GeschaftsfUhrerin der IGFT, meint
hierzu in einem abschlieBenden Statement:

Wir stellen vor allem fest, dass es einen grof3en
Wunsch nach eigenstandiger klnstlerischer Arbeit
in der freien Szene gibt. Aber auch einen grof3en
Informationsbedarf bezlglich der Vertragsfor-
men und der Versicherungsmodelle — und was
wie im Einzelfall abgedeckt wird. Es kann sein,
dass in den kunstlerischen Ausbildungen bislang
nicht ausreichend Wert auf das professionelle Le-
ben abseits der Buhne gelegt wird, oder dass die

Kunstler*innen sich fur ihre Rechte, ihre Pflichten,

ihre Sozialversicherungen und ihre Moglichkeiten
erst interessieren, wenn sie in den Berufsalltag ein-
steigen und mit der Realitat konfrontiert werden.
Es gibt einen groBen Handlungs- und Informati-
onsbedarf und wir werden auch in Zukunft unse-
re Beratungsleistungen fur die Kunstler*innen der
freien Szene entsprechend weiter ausbauen. 2020
haben wird 3.200 Menschen beraten, und 2021 ist
die Nachfrage bereits noch einmal deutlich ge-
stiegen.

Sdamtliche Ergebnisse sind auf unserer Website zu
finden: freietheater.at/service/igft-infomaterialien

2%
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Die Zukunft der freien
darstellenden Kunste

Ubersicht der Umfrageergebnisse

Wie kann es mit den freien darstellenden Kunsten weiterge-
hen? Was sind die Auswirkungen und Herausforderungen
wahrend und nach der Pandemie? Und was wulnscht sich
das Publikum weiterhin von der freien darstellenden Kunst?

Mit diesen und vielen weiteren Fragen zur Zukunft der
freien darstellenden Kunste hat sich die Osterreichische
Studie ,Strukturen, Transformation und Zukunft der freien
darstellenden Kunste", durchgefluhrt von educult im Namen
der IG Freie Theaterarbeit, vor allem zum Ziel gesetzt, her-
auszufinden, was kulturpolitisch und strukturell notwendig
ware, um die Bedingungen der aktuellen kinstlerischen
Arbeit zu verbessern. Immerhin hat das erste Jahr der CO-
VID-19-Pandemie aufgezeigt, wie fragil die Strukturen der
freien darstellenden Kunste sind. Die wirtschaftliche Lage
von einigen Akteur*innen ist dabei desastros und die Tat-
sache, dass nicht oder nur bedingt gespielt werden kann
und konnte, ist die gro3e Herausforderung fur das Selbst-
verstandnis der Kinstler*innen. Allerdings richtet sich die
Studie nicht nur auf die Frage, was war, sondern darauf,
wie es weitergehen kann. Zu diesem Zweck wurden Kunst-
ler*innen sowie Publikum und Veranstalter*innen befragt,
was es braucht, damit Theater in Zukunft stattfinden kann
und Kunstler*innen in einen Austausch mit ihrem Publikum

treten kébnnen.

1. Ziel der Erhebung
Von den Restriktionen im Kulturbereich zur Bekampfung
der COVID-19-Pandemie sind vor allem die darstellenden
KUnste betroffen. Dabei hat es die Freie Szene besonders
schwer, da diese (nicht nur) aus wirtschaftlichen Grinden
darauf angewiesen ist, spielen zu kdnnen. Hauptziel der Be-
fragung war deshalb zu erheben, was kulturpolitisch und
strukturell notwendig ware, um die Bedingungen und He-
rausforderungen der aktuellen klnstlerischen Arbeit und
deren Praxis berlcksichtigen zu konnen, und was das Pu-
blikum von den Freien Tanz- und Theaterschaffenden in
Zukunft erwartet.

Um einen multiperspektivischen Blick auf die Fragestel-
lung zu werfen, richtete sich die Umfrage zu den freien dar-
stellenden Klnsten in Osterreich an drei Befragungsgruppen:

- Veranstalter*innen, das umfasst u. a. Festivals, Spielstatten
sowohl der Freien Szene als auch 6ffentliche Spielorte, die
von der Freien Szene genutzt werden

- KUnstler*innen im Bereich freie darstellende Kunste

- Publikum, Zuschauer*innen, Besucher*innen, Teilneh-
mer*innen von Veranstaltungen

FUr jede Befragungsgruppe standen spezifische Fragen
zur VerfUgung, wobei die Fragen an Einzelpersonen (also
Kunstler*innen und Besucher*innen) in einem Fragebogen
zusammengefasst wurden, der offen zuganglich war. Ein
zweiter Fragebogen wurde gezielt, d. h. mit personalisierten
Links, an Veranstalter*innen versandt.

Da die Akteur*innen in der Bundeshauptstadt einen
grof3en Teil der Gesamtstichprobe ausmachen, wurden zu-
satzlich Auswertungen in zwei Teilgruppen vorgenommen
— Wien und die restlichen Bundeslander —, um ggf. signifi-
kante Unterschiede in den Resultaten abbilden zu kdnnen.

2. Umfrageteilnehmer*innen
An der dsterreichweiten Befragung haben sich 45 Veran-
stalter*innen beteiligt. Von diesen sind 16 in Wien, 9 in Nie-
derdsterreich, 5in Salzburg, jeweils 4 in Tirol, Oberosterreich
und der Steiermark, 2 in Vorarlberg und 1im Burgenland
ansassig. Knapp zwei Drittel veranstalten (auch) Festivals.
40 % verstehen sich selbst als Veranstalter*in von Gastspie-
len und ebenfalls 40 % vermieten Raumlichkeiten an andere
Akteur*innen. Etwas mehr als ein Drittel bezeichnet sich als
Produktionshaus und 29 % als freie Spielstatte. Immerhin
ein Viertel ist ein Ort, an dem auf Einnahmenteilung ge-
spielt wird, und 13 % sind eine veranstaltende Gruppe der
Freien Szene. Die Veranstaltungen der Befragten decken
vor allem Schauspiel und Tanz/Performance (je 60 %), Mu-
siktheater (42 %), Theater/Tanz fUr junges Publikum (36 %),
Vermittlungsangebote, Szenische Lesungen/Literarische
Formate, Puppen-/Figuren-/Objekttheater (je 33 %), Instal-
lationen/Ausstellungen (31 %), zeitgenossischen Zirkus (22 %)
und Kabarett (11 %) ab.

Auch von den 301 befragten Kunstler*innen hat
ein GrofBteil seinen Hauptwohnsitz in Wien, namlich
71 %. Ansonsten haben jeweils zwischen 6 % und 3 % aus



Niederdsterreich, Oberdsterreich, Salzburg, der Steiermark,
Vorarlberg und Tirol teilgenommen, 2 % aus Karnten und
eine Person aus dem Burgenland. Zwei Drittel sind Frauen
und knapp ein Drittel Manner, 2 % geben ,divers“an und 4 %
machen keine Angabe. 37 % sind zwischen 18 und 35 Jahre,
45% zwischen 36 und 55 Jahre und 18 % Uber 55 Jahre alt.
Die meisten befragten Kunstler*innen sind hauptsach-
lich im Schauspiel (65 %) und im Bereich Tanz/Performance
tatig (42 %) tatig. AuBerdem machen 28 % hauptsachlich
Theater und Tanz fur junges Publikum und verstehen sich
hierbei als eigenes Genre. Auch im Musiktheater (17 %), im
Bereich Szenische Lesungen (16 %) und in der Vermittlung
(15 %) sind die Befragten aktiv. 11 % geben Installationen/Aus-
stellungen, 9 % Puppen-/Figuren-/Objekttheater und 6 % zeit-
genossischen Zirkus als hauptsachliche Tatigkeitsbereich an.

Veranstaltungsbesuche vor der Pandemie
in Prozent

® Mehrals einmal im Monat
B 4- bis12-mal im Jahr
1- bis 3-mal im Jahr

m Nie

Wie oft haben Sie vor der Covid-19
Pandemie Veranstaltungen der Freien
Theater und Tanzszene besucht?

Ahnlich den Kunstler*innen kommen 73% der 350 an der
Umfrage teilgenommenen Besucher*innen der freien dar-
stellenden KUnste aus Wien. Jeweils zwischen 5% und 2% ha-
ben ihren Hauptwohnsitz in Niederosterreich, der Steiermark,
Oberodsterreich, Salzburg, Vorarlberg und Tirol. Weniger als
2% sind aus Karnten und dem Burgenland. Geschlechts- und
Altersverteilung entsprechen mit einprozentiger Varianz de-
nen der Kunstler*innen. Die befragten Besucher*innen sind

tendenziell ein Publikum, das viele Veranstaltungen besucht.

Das ist nicht verwunderlich, da sich auch eher diese Gruppe
in einer solchen Umfrage engagiert. So haben 57 % der Be-
fragten vor der Pandemie mehr als einmal im Monat eine
Veranstaltung der Freien Tanz-/Theaterszene besucht. Ein
Drittel tat dies 4- bis 12-mal im Jahr und 11% waren 1- bis 3-mal
in einer solchen Veranstaltung.

3. Sozialbewusstes Angebot
Den Veranstalter*innen ist die Bedeutung des sozialen
Aspekts ihrer Arbeit sehr bewusst. Zwar ist ihnen auch in
Zukunft die kUnstlerische Qualitat des eigenen Angebots
am wichtigsten (98 % stimmen dem zu). Bereits 93 % geben
aber auch an, das sie immer einen Raum fur sozialen Aus-
tausch mit anderen Menschen schaffen méchten und eben-
falls so vielen ist kontinuierlich die Inklusion von Menschen
unterschiedlicher gesellschaftlicher Gruppen wichtig. Auch
bedeutsam ist den Veranstalter*innen die standige Thema-
tisierung gesellschaftlicher/politischer Diskurse (82 %).
Das wird auch in den Zielgruppen deutlich, welche die
Veranstalter*innen zukUnftig erreichen méchten. Im Bereich
Audience Development wollen 78 % unbedingt zukUnftig
einen Schwerpunkt setzen. Nicht Uberraschend ist, dass das
Stammpublikum dabei von den meisten im Fokus (96 %) liegt,
bereits gefolgt von Jugendlichen als Zielgruppe (78 %). Aber
auch mehr als die Halfte (56 %) wollen marginalisierte Gruppen
und sogar 44 % tanz- und theaterferne Gruppen erreichen.
Das befragte Publikum, das zum Grof3teil als Stammpu-
blikum zu bezeichnen ist, hat ahnliche Vorstellungen wie
die Veranstalter*innen, was das Angebot betrifft. Auch steht
die kUnstlerische Qualitat an oberster Stelle (91 %), allerdings
gemeinsam mit interessanten Kunstler*innen (85 %). Die
Thematisierung gesellschaftlicher/politischer Diskurse er-
warten zwei Drittel der befragten Besucher*innen. Ebenfalls
zwei Drittel wlnschen sich unbedingt den Theaterbesuch
als Raum fur sozialen Austausch und immerhin 58 % sehen
die Inklusion von Menschen unterschiedlicher gesellschaft-
licher Gruppen als sehr wichtig an. 62 % des Publikums wol-
len neue kinstlerische Asthetiken sehen. Die acht anderen
Optionen werden dagegen als weniger relevant bezeichnet.
Unterschiede zwischen Veranstalter*innen und Publikum
zeigen sich v.a. in Bezug auf eine exklusive Atmosphare, die
nur von 7 % der Besucher*innen als unbedingt erwlnscht
genannt wird, wahrend 46 % der Veranstalter*innen das
bieten mochten. Die unbedingte Moglichkeit zur aktiven
Beteiligung nennen 13 % des Publikums, wohingegen 48 %
der Veranstalter*innen dies als sehr wichtiges Angebot be-
trachten. Eine familiare Atmosphare wollen 80 % der Ver-
anstalter*innen unbedingt bieten, ist aber nur fur 17 % der
Besucher*innen oberste Prioritat.
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Leistungen interessanter Theater- und Tanzveranstaltungen

(n: 341)
Interessante Kunstler*innen (n: 343)
(n: 338)

Raum fur sozialen Austausch mit anderen (n: 342)

Hohe kiinstlerische Qualitat
Inklusion von Menschen unterschiedlicher gesellschaftlicher Gruppen

Thematisierung gesellschaftlicher/politischer Diskurse (n: 340)
Neue kiinstlerische Asthetiken (n: 336)

Ungewdhnliche Spielorte (n: 341)

Hoher Uberraschungswert (n: 334)

Aktionen im offentlichen Raum (n: 335)

Ausfuhrliche inhaltliche Informationen vorab (n: 335)
Familidre Atmosphare (n: 334)

Teilhabe an kiinstlerischen Entwicklungsprozessen (n: 339)
Moglichkeit zur aktiven Beteiligung (n: 339)

Exklusive Atmosphére (n: 329)

Was mussen Veranstaltungen der Freien Theater- und
Tanzszene leisten, damit diese fur Sie interessant sind?

Die befragten Kunstler*innen hatten dagegen gerne ein
internationales Publikum (76 % geben das an). Stammpu-
blikum ist ebenfalls fur 76 % von Bedeutung - hier ist ein
Unterschied zu den Veranstalter*innen festzustellen. Obwohl
fast drei Viertel der Befragten ihren Hauptwohnsitz in Wien
haben, sind 70 % von ihnen Menschen in landlichen Rau-
men ein wichtiges Publikum. Tanz- und theaterferne sowie
marginalisierte Gruppen haben ebenfalls 58 % bzw. 51 % im
Fokus, was den Ergebnissen bei Veranstalter*innen und Be-
sucher*innen ahnelt.

4. Umfassende Wiedereré6ffnung

Nahezu alle Veranstalter*innen wollen ihr Programm vor Ort
starten, sobald das maéglich ist, davon 87 % indoor und 67 %
outdoor, wahrend auch 44 % hybride Konzepte, also Online-
Angebote parallel zur Veranstaltung vor Ort, planen. Keine
der befragten Veranstalter*innen beenden ihre Tatigkeit oder
wurden auf Sicherheitsvorkehrungen verzichten wollen und
deshalb erst nach vollstandig Uberstandener Pandemie &ff-
nen.

Unter Einhaltung von SicherheitsmafBnahmen will auch
die Uberwiegende Mehrheit des Publikums (91 %) im restli-
chen Jahr 2021 in geschlossenen Veranstaltungsraumen zu-
sammenkommen. Fast genauso viele (90 %) winschen sich
aber auch Open Air Veranstaltungen.

20 40 60 80 100
in Prozent

M 1=unbedingt #2 M3 =4 W5 26 = auf keinen Fall

Die gesetzlichen Sicherheitsvorschriften scheinen dabei
fur die meisten Veranstalter*innen kein Hindernis zu
sein, mit Rucknahme der Einschrankungen wieder Ver-
anstaltungen umzusetzen. 91 % geben an, diese erfullen
zu kénnen. Allerdings nennen auch einige finanzielle He-
rausforderungen in diesem Zusammenhang.

5. Moderate Erwartungen an gesundheitliche Vorkeh-
rungen

Dass fehlende oder ungentgende LUftungssysteme ein
Problem im Wiedereroéffnungsprozess darstellen kdnnen,
zeigt die Erwartung des Publikums an dieser Stelle: Mit
84 % der Befragten ist es das mit Abstand am haufigs-
ten gewulnschte Element eines Sicherheitskonzepts.
Flr eine COVID-19-Testpflicht treten 60 % der befrag-
ten Besucher*innen ein und etwas mehr als die Halfte
spricht sich fur eine Maskenpflicht aus. Mindestens ein
Meter Abstand zu anderen Besucher*innen scheint den
meisten ausreichend zu sein. Das erwarten sich ebenfalls
etwas mehr als die Halfte, wohingegen nur ein Funftel
einen Mindestabstand von zwei Metern erhofft. FUr eine
Einbahnregelung spricht sich ein Drittel der Befragten
aus. Erwahnenswert ist aber auch, dass doch ein groB3er
Teil (40 % bzw. 47 %) keine Testpflicht bzw. Maskenpflicht
mochte.



6. Starker Wunsch nach physischem Zusammenkommen
Streams von Live-Events mochte nur noch ein Funftel der
befragten Besucher*innen in Zukunft nutzen, obwohl in Zei-
ten, in denen keine Vor-Ort-Besuche moglich waren, 83 %
Online-Angebote genutzt haben - 17 % sogar mehr als ein-
mal im Monat. Die Grinde dafur zeigen, dass es weniger an
interessanten Formaten (das sagt nur ein FUnftel) oder an
interessanten kunstlerischen Arbeiten liegt (das geben nur
15 % an). Vielmehr ist es fur drei Viertel schlicht besser, als gar
kein Theater zu sehen. Entspannter von zuhause schauen
zu kdnnen oder sich sicherer zu fuhlen geben dagegen nur
1 % bzw. 8 % an.

Die Freie Szene braucht dabei keine Angst vor zu wenig
Publikum zu haben: Nur ein kleiner Teil (5 %) des befragten
Publikums gibt an, erst wieder nach vollstandig Uberstan-
dener Pandemie Vorstellungen besuchen zu wollen. Hierbei
muss allerdings auch berUlcksichtigt werden, dass vor allem
Vielbesucher*innen befragt wurden.

Insofern decken sich die Winsche der (Viel-)Besucher*in-
nen mit denen der befragten Kunstler*innen. Rein digital
mochten nur noch 9 % arbeiten. Immerhin ein knappes Drit-
tel kann sich hybride Formate vorstellen. Die KUnstler*innen,
die in Zukunft auch digital oder hybrid arbeiten wollen, se-
hen dagegen schon die Chance, dass interessante Formate
und neue Asthetiken entstehen kénnen (77 % dieser Gruppe)
und dass dadurch ein anderes Publikum erreicht werden
kann (70 % dieser Gruppe). Mehr Publikum zu erreichen, gilt
allerdings nur 38 % der befragten Kunstler*innen als Argu-
ment. 9 % dieser Gruppe gibt an, sich auf das digitale Arbei-
ten spezialisiert zu haben. Der fehlende Live-Charakter und
das Publikum nicht direkt sehen und spuren zu kénnen, sind
die Hauptargumente derer, die nicht digital/hybrid arbeiten
mochten (93 % bzw. 87 % dieser Gruppe).

7. Bedirfnisse von Veranstalter*innen nach besserer
finanzieller Ausstattung und Vermittlungskapazitaten
Um zukUnftig gut arbeiten zu konnen und diese Ziele errei-
chen zu kédnnen, geben drei Viertel der Veranstalter*innen
an, unbedingt mehr finanzielle Mittel fur Koproduktionen,
Kooperationen und Gastspieleinladungen zu bendétigen. Um
den eigenen gesellschaftlichen Zielen gerecht werden zu
kdnnen, brauchen 70 % der Befragten mehr Kapazitaten fur
Kulturvermittlung und Community Building. Immerhin 65 %
erhoffen sich mehr Grundférderung.

In Zeiten der Pandemie ist nicht zu Ubersehen, dass
knapp die Halfte (bessere) Luftungsanlagen benotigt, um
eine hohere gesundheitliche Sicherheit gewahrleisten zu

Besuchte Online-Veranstaltungen
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Wie oft haben Sie in Zeiten, in denen keine
Theaterbesuche mdéglich waren, online Veranstaltungen
der Freien Theater- und Tanzszene angesehen?

kdnnen. Proberaume sind fur 41 % ein dringendes Thema
und fur weitere 18 % eher von Bedeutung. Eine bessere Tech-
nikausstattung nennen 38 % der Veranstalter*innen als unbe-
dingt notwendig und weitere 38 % immerhin als eher wichtig.

8. Fehlen von sozialer Absicherung und Austausch als
Manko fir Einzelklnstler*innen
Die Kunstler*innen wurden gefragt, was ihnen am meisten
fehlt. Im Wissen um die soziale Lage der Kunstler*innen Uber-
rascht hierbei nicht, dass finanzielle Mittel das gro3te Thema
sind. Gleichermafen fehlt es sehr an einer ausreichenden fi-
nanziellen Grundlage fur Projekte/Gesamtférderung (83 %), an
einer finanziellen Absicherung fur die private Lebensfuhrung
(83 %) und an einer guten sozialen Absicherung fur Krankheit
und Pension (80 %). Als sehr fehlend werden aber auch von
drei Vierteln der befragten Kunstler*innen Gastspielmdg-
lichkeiten und von Uber zwei Dritteln Spielorte und Buhnen
genannt. Ebenfalls zwei Drittel winschen sich sehr Férder-
formate in Form von Residenzen. Fur weitere 19 % fehlt das
zumindest etwas. Uber die Halfte nennt hier auch Proberau-
me, Festivals, Stipendien und bessere Voraussetzungen zur
Nutzung des offentlichen Raums.

Was austauschbezogene Aspekte betrifft, so herrscht
das grofRte Bedurfnis der Kunstler*innen in Bezug auf in-
ternationale Austauschmoglichkeiten. Das fehlt 64 % der
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Was es braucht

Bessere finanzielle Ausstattung fiir Koproduktionen / Kooperationen /
Gastspieleinladungen / Kiinstler*innenhonorare

(mehr) Grundférderung

(Bessere) Luftungsanlagen

Mehr Kapazitaten fir Kulturvermittlung und Community Building
Proberdume

Bessere Technikausstattung (fur Biihne etc.)
Allgemein mehr Raum / groRBere Raumlichkeiten
Bessere ortliche Lage

Unterstltzung bei Abrechnungen

Unterstiitzung bei Antragstellungen

Eine rdumliche Sanierung

Unterstltzung bei Genehmigungen

Atmosphérisch andere Rdumlichkeiten

Was fehlt Ihnen, um in Zukunft
gut arbeiten zu kdnnen?

Befragten sehr. Austausch in der osterreichischen Szene
nennen 61 % als sehr fehlend. Gemeinsam mit einem bes-
seren Zugang zum Publikum sind das die beiden Aspekte,
die den meisten fehlen, wenn auch die hinzugenommen
werden, denen das zumindest etwas fehlt (je 85 %). Hier
wird in Wien ein groBerer Bedarf festgestellt (88 %) als in
anderen Bundeslandern (79 %). Insgesamt ist festzustellen,
dass alle zur Auswahl stehenden austauschbezogenen As-
pekte von der Uberwiegenden Mehrheit als fehlend bezeich-
net werden. Hier sind auch UnterstUtzungsangebote bzgl.
Genehmigungen, Abrechnungen und Antragstellungen
sowie Fortbildungen, Formate fur Audience Engagement/
Community Building und theoretischer Input/Diskursan-
gebote zu nennen. Diese Forderung geht mit dem Wunsch
nach mehr Solidaritat innerhalb der Freien Szene und des
Theater-/Tanzbereichs insgesamt einher, der mehrfach in
offenen Fragen gedufBert wird.

GroRere Unterschiede zwischen Wiener Klnstler*innen
und Kunstler*innen anderer Bundeslander werden beim

20 40 60 80 100

in Prozent
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Wunsch nach mehr Spielorten deutlich. Dies nennen 72 %
in Wien als besonders fehlend und 56 % in anderen Bundes-
landern. Offensichtlich ist auch der Unterschied in Bezug
auf eine ausreichende soziale Absicherung. Von 70 % der
Akteur*innen in anderen Bundeslandern wird eine solche
besonders vermisst, wahrend es 85 % der Wiener Akteur*in-

nen sind, die das benennen.

9. Wunsch nach Férderformaten abseits von Projektfor-
derung

Eine sichere finanzielle Absicherung wird auch dadurch
erschwert, dass vor allem projektbezogen geférdert wird.
91 % der befragten Kunstler*innen finanzieren sich Uber
Projektforderungen. Etwas mehr als ein Drittel der Befrag-
ten macht von Einzelstipendien Gebrauch und immerhin
30 % nutzen Residenzforderungen. Eine Jahresforderung
erhalten nur ein Funftel, Gesamtforderung fur zwei Jahre
6 % und Konzeptférderung (mehr als zwei Jahre) 7 % der

Befragten.



Fehlend strukturelle Aspekte

Bessere soziale Absicherung (Krankheit, Pension) (n: 292)

Bessere finanzielle Absicherung fir private Lebensfiihrung (n: 293)
Ausreichende finanzielle Grundlage fiir Projekte/Gesamtférderung (n: 295)
Gastspielmaglichkeiten (n: 286)

Spielorte/Bihnen (n: 287)

Residencies (Raum, Honorar, Zeit) (n: 283)

Proberdaume (n: 294)

Festivals (n: 282)

Stipendien (n: 281)

Bessere Voraussetzungen zur Nutzung des 6ffentlichen Raums (2: 287)
Infrastruktur fir eigenen Digitalisierungsprozess (n: 276)

Strukturen fiir Recherchen (Archiv, Bibliothek etc.) (n: 277)

Wie sehr fehlen Ihnen die folgenden strukturellen
Aspekte fur lhre zukunftige Arbeit?

Das Interesse an anderen Forderformaten ist dementspre-
chend hoch. Besonders erwlUnscht ware die Férderung von
weiteren FolgeaufflUhrungen nach der Premiere bzw. ersten
AuffUhrungen — 77 % wurden dies ganz sicher in Anspruch
nehmen, wobei dies von Akteur*innen in Bundeslandern
auBer Wien etwas starker genutzt werden wurde (80% an-
dere Bundeslander; 75 % Wien). Einzelstipendien sollten
unbedingt (weiterhin) zur VerflUgung stehen — so 68 % der
befragten Klnstler*innen.

Ebenfalls sehr erhofft werden Residenzangebote (66 %)
sowie Ausschreibungen fur Raume, Freiflachen und Begeg-
nungsorte (65 %), wobei diese von mehr Wiener Klunstler*in-
nen erwunscht sind als in anderen Bundeslandern (69 %
Wien; 53 % andere Bundeslédnder). Ahnlich verhalt es sich
mit der Wiederaufnahmeforderung (69 % Wien;. 52 % an-
dere Bundeslander). Mehr als die Halfte (55 %) wlrde ganz
sicher Kollektivstipendien nutzen, wiederum vor allem von
Wiener Akteur*innen nachgefragt (58 % Wien; 46 % andere
Bundeslander).

20 40 60 80
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Schoépfen und Machen:

Wir wollen uns neu
erfinden durfen”

Ein Portrat des Wiener
Theaterkollektivs Makemake
zum zehnjahrigen Jubilaum

Manche Geschichten enden traurig. ,Das Kind der Seehundfrau®
ist so eine Geschichte. Ein einsamer Fischer verliebt sich in eine
Seehundfrau, stiehlt ihr das Fell und bekommt ein Kind mit ihr.
2013 machte die Theatergruppe Makemake Produktionen aus dem
Inuit-Marchen ein Stuck fur Kinder ab acht Jahren. Selten war im
Osterreichischen Kinder- und Jugendtheater so viel Schmerz und
Trauer zu spUren, wie in dem Moment, als die Seehundfrau jaulend
ihr Fell zurtckverlangt.

In der Wiener Kindertheaterszene war das alles andere als gewohn-
lich. Wie schon bei ihrer allerersten Produktion, ,Momo oder die
Legende vom Jetzt", kooperierte die Gruppe mit Wien Modern.
Makemake Produktionen mutete den Kindern nicht nur ein trau-
riges Ende zu, sondern auch noch Neue Musik. Das Ergebnis war
asthetisch anspruchsvoll, poetisch komisch und schonungslos
melancholisch.

Makemake spricht man Ubrigens nicht wie das englische
,mMake" (machen) aus: Die Gruppe ist nach einer Schopfer- und
Fruchtbarkeitsgottheit der Osterinseln benannt. Gemacht wird
dennoch viel und das seit zehn Jahren. International bekannt wur-
de die Truppe mit Kinder- und Jugendtheater, woflr es insgesamt
neun Mal den Stella-Darstellender.Kunst.Preis flr junges Publikum
gab. Mittlerweile flllen die Theatermacherinnen aber auch den
Abendspielplan: Ein Gllck fur das erwachsene Publikum.

Gegrundet wurde Makemake Produktionen 2011 von Absol-
ventinnen der ZuUrcher Hochschule fur Kiinste. Zum Kernteam des
sechskopfigen Wiener Kollektivs gehoren mittlerweile die Regis-
seurin Sara Ostertag, die BUhnen- und Kostiumbildnerin Nanna
Neudeck, die Choreografin Martina Rosler, die Dramaturgin Anita
Buchart, die Schauspielerin Michéle Rohrbach und die Produkti-
onsleiterin Julia Haas. Fur die einzelnen Produktionen holen sich

gift 02.2021 | profil



die Theatermacherinnen weitere Kunstlerinnen und Kunst-
ler dazu, oft dieselben. 24 Produktionen hat das Kollektivim
Moment auf dem Buckel.

Zum Interview im Kosmos Theater anlasslich des zehn-
jahrigen Jubilaums erscheinen sie zu dritt. Im Gesprach mit
Sara Ostertag, Martina Rosler und Anita Buchart merkt man,
dass hier drei Frauen sitzen, die es gewohnt sind miteinan-
der zu arbeiten und sich auszutauschen. Eine jede nimmt
ungefahr gleich viel Raum ein. Es ist der letzte Tag im April
und der letzte Endprobentag flr ihre Romanadaption ,Alles
was glanzt” von Marie Gamillscheg. Manchmal ist ein dunk-
les Rauschen aus dem BUhnenraum zu hoéren, manchmal
Gesang. Die Musikerinnen Clara Luzia und Catharina Prie-
mer-Humpel haben die Musik furs Stick komponiert und
machen gerade Soundcheck. Pandemiebedingt musste

Das grosse Heft, Michéle Rohrbach

© Bettina Frenzel

die Premiere in den Dezember verschoben werden. ,Einer-
seits nimmt es Stress raus, weil man die Inszenierung nicht
gleich herzeigen muss*, sagt die Choreografin Rosler Uber
die Verschiebung. ,Andererseits fehlt aber genau dieser
Stress, um das Stuck in einem Zug zu Ende zu bringen.”
Um im Dezember nahtlos am derzeitigen Stand anschlie-
Ben zu konnen, dokumentieren die Theatermacherinnen
die Endproben ganz genau.

JAlles was glanzt” ist eine Geschichte zwischen Mensch
und Rohstoff. Ein ausrangiertes Bergwerk steht im Mittel-
punkt des Stucks. ,Bei uns kapituliert der Mensch*, erzahlt
die Regisseurin Ostertag. ,Er [6st sich in der Landschaft auf.”
Sprechende Steine, vibrierende Gliedmaf3en und tropfende
Worter illustrieren den Zerfall. Das Material verschmilzt mit
den Spielerinnen und Musikerinnen auf der Bihne.
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Der Makemake-Stil ist experimentell und dennoch zuganglich.
Die Gruppe vereint eine Vielfalt an performativem Ausdruck
live auf der Buhne: Musik, Bewegung, Schauspiel und bilden-
de Kunst; alles ist gleichberechtigt. Vielleicht macht das auch
den Erfolg des Kollektivs aus, es verortet sich in keinem Feld so
richtig und deckt auf diese Art gleich zweierlei Publikum ab:
Diejenigen, die sich mehr flr das Kunstige interessieren und
die, die Kultur konsumieren, weil es Spaf3 macht.

So war es eigentlich von Anfang an. Schon das Kin-
dertheater beruhrte auch die Begleitpersonen. Seit 2017
macht Makemake nun auch Theater fur Erwachsene. Fur
die Gruppe war es spannend, ihre Arbeitsweise auf das Er-
wachsenentheater zu Ubertragen. Gewisse Themen gehen
erst fur Altere, meinen die Theatermacherinnen. ,\Vor allem
wenn es um politische Fragestellungen geht, kannst du mit
Leuten erst in einen Diskurs treten, die die Fahigkeit haben,
gewisse komplexe Inhalte auf einer anderen Ebene als einer
rein kreativen zu vernetzen®, stellt Ostertag fest. ,Ich finde
es gut, dass wir auf eine Art die Kurve kratzen und uns in
der Wiener Szene weiterentwickeln und noch einmal in ein
anderes Feld einsteigen.” Seitdem besteht eine enge Zu-
sammenarbeit mit dem Kosmos Theater. Fur das Generatio-
nenstuck ,Muttersprache Mameloschn® gab es auch prompt
den Nestroy-Preis in der Kategorie Beste Off-Produktion, die
Inszenierung ,Das groBBe Heft" schaffte es letztes Jahr auf
die Shortlist fUr das Berliner Theatertreffen.

In der Romanadaption ,Das gro3e Heft" findet all das,
was Makemake Produktionen immer schon interessant ge-
macht hat, zu einer Art Hohepunkt: Das Verschranken von
Korper und Text sowie eine physische Abstraktion, die trotz-
dem noch eine hohe Theatralitat hat. Ein Zwillingspaar wird
wahrend des Zweiten Weltkriegs aufs Land zur GroBmutter
gebracht und dort immer gewaltvoller. Makemake hat aus
Agota Kristéfs Romantrilogie disteres und modernes Mate-
rialtheater gemacht, bei dem trotz Schwere immer wieder
der Humor durchblitzt. Regisseurin Ostertag Ubersetzt die
Gewalt in schrille Bilder, Rhythmus und Choreografie. Hip-
pes Bodypainting trifft auf Wasserbomben, Walt Disney auf
einen Haufen sprechende Erde und brutaler Text auf einen
Klangteppich der Musikerin Jelena Poprzan.

Im Jubilaumsjahr wurde die Vierjahres-Konzeptfor-
derung der Stadt Wien auf 200.000 Euro jahrlich erhoht.
Fur die Gruppe bedeutet dies eine bessere Planbarkeit
der kommenden Jahre. Vor allem aber kdnnen sich die

Theatermacherinnen jetzt nicht nur fur die einzelnen Pro-
jekte, sondern auch fur die Arbeit drumherum bezahlen.
,ES geht bei uns auch viel um die Zwischenraume*, sagt die
Dramaturgin Buchart. Zwischen den Produktionen schrei-
ben die sechs Frauen Férderansuchen, kimmern sich ums
Marketing, die Homepage und suchen nach neuen Stoffen.
Das Kernteam bringt dafur das zeitliche Commitment mit.
SWir arbeiten konstant seit zehn Jahren als Team zusam-
men. Da springt viel dabei raus, aber gleichzeitig macht es
dich auch langsam, weil du immer alles als Gruppe verhan-
delst”, erzahlt Ostertag. Das Kinder- und Jugendtheater wird
ein wichtiger Bestandteil von Makemake bleiben, mindes-
tens ein Drittel der kommenden Projekte soll fur ein junges
Publikum sein. Im November feiert im Wiener Dschungel
das Ritterabenteuer ,lwein" Premiere.

Fur die Zukunft wlnscht sich das Kollektiv, dass es im-
mer wieder Neues zu entdecken gibt. ,Wir durfen nicht an
diesem Punkt einschlafen und uns reproduzieren, nur weil
es hier funktioniert”, findet Buchart. Und Rosler erganzt:
Wir wollen uns neu erfinden durfen, obwohl wir eine eigene
Sprache und einen eigenen Stil gefunden haben.”

Apropos Weiterentwicklung: Weil die Pandemie
Live-Vorstellungen vor Publikum fur so lange Zeit unmog-
lich machte, gibt es im Repertoire der Gruppe nun mit
“Weiter leben" auch eine begehbare Videoinstallation. Fur
je eine Person ist der Rundgang durch den zweiten Bezirk
konzipiert. Schauspielerinnen und Schauspieler schltUpfen
auf der Leinwand in die Rolle der kUrzlich verstorbenen
Holocaust-Uberlebenden und Autorin Ruth Kluger: Sie er-
scheint im Keller des Odeon-Theaters, im leeren Saal des
Hamakom, in einer Bar und in einem zum Kino umgebau-
ten Lastwagen. Da ist die junge Ruth, die in Auschwitz an
ihrem Leben hangt; die Immigrantin, die in den USA kell-
nert und nach der Nummer auf ihnrem Arm gefragt, ,My
boyfriend's" antwortet und die Wienerin, die Liptauer liebt,
aber mit ihren Kindern nie Deutsch gesprochen hat. Selbst
in dieser tragischen Erzahlung flackert der Humor immer
wieder durch. Traurig und komisch, das schlief3t sich nicht
aus. Das hat das Kollektiv Makemake Produktionen von An-

fang an verstanden.

Sara Schausberger



Das grosse Heft, Jeanne Werner
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Teil 10 der Serie: Kunst bezahlen

Im Gesprach mit Silke Grabinger

Im Gesprach mit der Performerin, Choreographin und
klnstlerischen Leiterin von SILK Cie, SILK Fluegge sowie
KLIScope Uber die Unterschiede solo oder im Team zu ar-
beiten, die Bedeutung von Reflexionspausen zwischen
Probenblécken und die Unsicherheiten wahrend der For-
derantragsstellung.

In welcher Form arbeitest du, wie kam es dazu?

Ich habe urspringlich die Grafik-HTL in Linz mit der Meister-
klasse, sowie einen Bachelor in raum&designstrategien und
einen Master in Time-based Media abgeschlossen. Inzwi-
schen bin ich aber urban-zeitgenossische Choreografin,
Performerin und Kunstlerin. Ich hatte in all der Zeit unter-
schiedliche Anstellungen, wie z. B. beim Cirque du Soleil in
Las Vegas oder am Musiktheater in Linz. Ich habe bei in-
ternationalen Compagnien unter Werkvertrag, wie z. B. bei
Dave St.Pierre Inc. in Montreal, oder als freischaffende Per-
formerin gearbeitet. Seit Uber zehn Jahren bin ich zudem
kunstlerische Direktorin von den zwei Tanzcompagnien SILK
Cie. und SILK Fluegge in Wien und Linz. Dabei konzentriert
sich SILK Cie. auf zeitgendssische GroBproduktionen bzw.
Solos von mir, wahrend SILK Fluegge ein Experimentalfeld
offnet und auch Performances fur junges Theater produ-
ziert — Kunstvermittlung ist hier auch ein zentraler Punkt.
Seit 2021 bin ich nun auch als Kunstlerische Leitung vom
KLIScope tatig, einem neuen Raum von uns. Wir moéchten
hier einen Spielbetrieb mit Gastspielen aufbauen, bzw.
interdisziplinar arbeiten. Hierbei besetzen wir den Raum
grofBtenteils mit unseren Produktionen und Projekten und
vergeben den Raum in der restlichen Zeit an Compagnien
von aufBerhalb. AuBerdem soll der Space mit Ausstellun-
gen und Kooperationsprojekten auf vielen Ebenen gefullt
werden. Somit antworte ich auf die folgenden Fragen ein-
mal aus Sicht des KLIScopes, und einmal aus der Sicht der

neuen Selbstandigen.

Wie finanzierst Du Dich?

In Nicht-Corona-Zeiten finanziert sich SILK Fluegge zu ca.
50 % durch Touring und zu 50 % durch Foérderungen. Ich
selbst finanziere mich durch Projekte oder Lehrauftrage

an Universitaten bzw. Uber Werkvertrage als Choreografin.

Wie bist Du derzeit organisiert?

Ich Ubernehme fur meine eigene Finanzierung samtli-
che Administration und Konzeption bzw. Umsetzung der
choreografischen Werke und kunstlerischen Konzepte.
Ich bereite meine Abrechnung vor, diese wird dann vom
Steuerberater gepruft und eingereicht. Bei SILK arbeiten
wir in einem Team von sechs Personen, hier wird die Klinst-
lerische Leitung, das Company-Management, die Produk-
tion bzw. das Back-Office und die Finanzabrechnung ab-
gedeckt.

Unter welchen steuerlichen und rechtlichen Vorausset-
zungen arbeitest Du?
Ich selbst bin neue Selbststandige.

In welcher Form arbeitest Du mit anderen Kiinstler_in-
nen bzw. Mitarbeiter_innen zusammen? Und welche Per-
sonen sind involviert, und auf welcher Basis arbeitet ihr
zusammen?

Im Team von KLIScope haben wir einen Dramaturgen, einen
Pool an Performer*innen, Kostim und BUhnenbild, Licht-
design, etc. Wir kooperieren mit unterschiedlichen Kom-
ponist*innen und Musiker*innen. Wenn ich als Solo-Kunst-
lerin arbeite, muss ich nicht die organisatorische Struktur
begleiten und unterstltzen, sondern genief3e einen klaren
Aufgabenbereich, den ich zu erfullen habe. Hierbei bin ich
aber in meinen Entscheidungen an andere gebunden und
habe nur begrenzten Einfluss auf das Gesamtwerk bzw. den

resultierenden Output.
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Wo arbeitet ihr? auf Privatrisiko. Auch mit viel weniger zeitlichen Ressour-
Im KLIScope, dem ehemaligen Versorgunghaus von Kaiser cen und Womanpower. Man ist abhangig von Kurieren und
Franz Josef in Linz am Spallerhof, in einer ehemaligen Ka-  Befindlichkeiten oder veranderten Forderrichtlinien, wobei
pelle. Dieses ist als Proberaum, Veranstaltungsraum und  man hierbei versuchen muss, seine kunstlerische Linie bei-
Residency Space konzipiert. Sonst sind wir auch gerne auf  zubehalten und zu starken. Man ist sehr angewiesen auf
Residencies bei unseren Koproduktionspartnern. gute, qualifizierte UnterstlUtzung bei Fragen Uber Abwick-
lungen von Administration oder Abrechnungen. Hier leisten
Wie sieht ein Produktionsprozess fir ein neues Stiick die IG Freie Theaterarbeit und die KUPF OO grofRe Arbeit.
aus - wie sieht der zeitliche Rahmen aus? Prinzipiell verliert man sehr viel Zeit in der administrativen
Ich arbeite sehr gerne in Rehearsal-Blocks mit Abstanden  Umsetzung, beim Antragstellen oder fur die Vorbereitung
Uber einen langeren Zeitraum, um in der Zwischenzeit Uber  der Abrechnung.
die Arbeit zu reflektieren. Dadurch kann die Auseinander-
setzung und der Research manchmal tiefer gehen. Manch- Was wiirde Dir, was wurde euch helfen?

mal ist es dann aber auch einfacher, sich auf das Wesentli-  Eine Sicherheit in der Planung und der Umsetzung der Pro-
che zu besinnen und nicht in den Details zu verlieren. jekte auf langere Sicht. Vereinfachung von Antragstellun-

gen. Finanzielle Absicherung der kuinstlerischen Arbeiten
Wieviel Aufwand ist es, ein Kiunstler*innen-leben zu or- im Voraus, und nicht mittendrin aufgrund der Wartezeiten
ganisieren? bei den Zu- oder Absagen.

Prinzipiell habe ich das Gefuhl, man agiert wie eine kleine
Institution aber ohne die finanziellen Mittel, bzw. man agiert

KULTUR-
SOMMER

2021 Beim Kultursommer 2021 erwarten die Wienerinnen
und Wiener bis 15. August 1.000 Acts bei freiem Eintritt
— auch aus dem Bereich Theater und Performance.

Ein unbeschwerter Sommer in der Stadt mit Unterhaltung fur Herz und Hirn: Das
bringt der Kultursommer 2021! Mit kostenlosen-Angebot fir alle Altersgruppen
an rund 40 Veranstaltungsorten. Das Programm ist an Vielfalt nicht zu Uberbieten,
es umfasst u.a. Musik aus allen Stilrichtungen, Zirkus und Literatur, Performance
und Kabarett sowie vieles mehr.

Im Bereich Theater wartet der Kultursommer mit zahlreichen Urauffihrungen auf:
In der Komodie ,,In Grund und Boden” sowie im interaktiven Theaterstlck , Kontrolle
ist gut” Uber Netzpolitik bestimmt das Publikum den Verlauf mit. In verschiedenen
Sprachen zu spielen und trotzdem alle zum Lachen zu bringen, das schafft zum
Beispiel die 6sterreichisch-turkische Komaodie ,,U7 nach Istanbul- U7 Istanbul‘a
gider”. Und das ist nur ein kleiner Ausschnitt aus dem Programm.

Machen Sie den Kultursommer 2021 auch zu lhrem Fest!
Alle weiteren Infos erhalten Sie auf der Kultursommer-Website
(www.kultursommerwien.at) bzw. bei der Hotline 01 34 35 814

A sowie im Kultursommer-Guide, der an allen Biihnen und vielen
- e _ Orten in der Stadt aufliegt.

© stadt wien'mafkéting\.GmbH W e Bt : [ 1 ] Stadt aBank Austria In Kooperation mit: N Senstwien
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Berufswelt einer
jungen Schauspielerin

Im Gesprach mit Jeanne-Marie Bertram

Es war ein Freitagnachmittag, an dem noch ein Beratungs-
termin mit dem Namen Jeanne-Marie im Kalender der IG
Freie Theaterarbeit eingetragen war. Das Team war grofteils
schon im Wochenende, Ulrike klapperte im Nebenzimmer
auf ihrer Computertastatur, drauf3en begann es bereits zu
dammern. Da kam eine selbstbewusste Frau ins Buro rein-
geschneit, frisch aus der Schauspielschule und mit einer
Vielzahl an Fragen im Gepack. In den darauffolgenden zwei
Stunden sind wir alle offenen Fragen durchgegangen —und
bis heute kontaktierst du uns regelmafBig und nimmst inte-

ressiert an unseren Informationsveranstaltungen teil.

Das folgende Gesprach zwischen Jeanne-Marie Bertram
und unserer |G Fachreferentin Julia Kronenberg soll einen
Einblick geben in die Erfahrungen einer jungen Schauspie-
lerin, in ihre Vorstellungen und Erwartungen vor, wahrend
und nach der Ausbildung sowie in die tatsachliche Lebens-
welt des beruflichen Alltags.

JK: Liebe Jeanne, magst du dich kurz selbst vorstellen? Wo
hast du deine Ausbildung absolviert, seit wann bist du als
Schauspielerin und Kunstlerin tatig?

IMB: Mein Name ist Jeanne-Marie Bertram, ich bin 27 und
habe meine Ausbildung am Max Reinhardt Seminar zwi-
schen 2013 und 2017 absolviert. Kunstlerisch tatig war ich
eigentlich schon immer. Zunachst durch Malen und Singen
und spater durchs leidenschaftliche Gedichtevortragen
Uberall, fur alle und zu jeder Stunde, womit ich schon im
Kindergarten tagtaglich meine Betreuer*innen beglUckte.
Meine erste kleine BuUhnenrolle hatte ich mit ca. 10 Jahren
im Theater Altenburg-Gera als geschrumpfte Hexe im Zau-
berer von Oz. Danach viele Rezitator*innenwettbewerbe,
Musikunterricht in Klavier, Gesang und Orgel, Schultheater
und spater auch mehrere Kleindarsteller*innen-Rollen am
DNT Weimar. Ab 2013 dann das Studium und seit 2015 erste
Produktionen in Wien am Volkstheater, Nestroyhof/Hama-
kom und am Burgtheater.

JK: Warum hast du dich fur diesen Beruf entschieden?

IMB: Um ehrlich zu sein, gab es fUr mich nie eine Alternative.
Deswegen ist es eigentlich gar keine Entscheidung in dem
Sinne gewesen. Ich kann mich an keinen Moment meines
Lebens erinnern, in dem ich etwas anderes gewollt hatte.
Weil beide meine Eltern Schauspieler*innen sind, bin ich in
der Theatergarderobe buchstablich gestillt und gewickelt
worden und hatte sehr frih eine beinahe religiése Bindung
zu diesem Ort. Der Wechsel zwischen der Welt hinter der
Buhne, mit der besonderen Stimmung unter den Mitarbei-
ter*innen und dem vertrauten Geruch nach Schminke und
muffigem Molton, und der BUhnenwelt, in die man sich im
Samtsessel sitzend entfUhren lasst, hat mich von Minute Null
in ihren Bann gezogen. Ahnlich erging es mir, wenn ich im
Kino saf3 und Spielfilme erlebte. Es war daher einfach klar,
dass ich beim Schauspiel bleibe.

JK: Wie hast du dir diesen Beruf vorgestellt? Was waren dei-

ne Erwartungen an diesen Beruf?

JIMB: Als Kind und Heranwachsende habe ich mir den Beruf
sicher um einiges blumiger vorgestellt, als er es tatsachlich
ist. Ich habe zwar meine Mutter erlebt, wenn sie zur Mittags-
pause fluchend von der Probe kam und sich stundenlang
Uber die Zustande, Ungerechtigkeiten und Gepflogenheiten
am Kleinstadttheater aufregte, bis sie sich schlieBlich kurz
schlafen legte, nur um danach gleich wieder zur Probe auf-
zubrechen — und auch meinen Vater, wie er alle paar Jahre
wegen eines neuen Engagements den Wohnort wechseln
musste und von den vielen Umzigen schon ermudet war,
aber ich habe es trotzdem irgendwie geschafft, mir mit
meiner ausgepragten Phantasie und jugendlichen Naivitat
nur die schdonen Seiten des Berufes zu bewahren. Irgendwie
gab es da eine unbedarfte Gewissheit, dass, wenn ich soweit
ware, alles schon ganz anders und viel einfacher sein wirde.
Dass es dann nur nette Intendant*innen und Regisseur*in-
nen und allgemein sehr viel Ruhm und Ehre geben wurde.
Finanzielle Uberlegungen haben bei meinen Traumereien



Jeanne-Marie Bertram

© Volker Schmidt




© Volker Schmidt

tatsachlich nie eine Rolle gespielt. Wir hatten nicht viel Geld
zuhause, aber irgendwie hat es dann doch gerade so ge-
reicht und ich hatte tatsachlich (vielleicht auch dank der
antikapitalistischen Mentalitat meiner Ex-DDR-Familie) nie
die Ambition einmal selbst viel mehr Geld zu verdienen. Dass
ich spielen darf, war mir das einzig Wichtige.

JK: Wie ging es dir in der Ausbildung? War es das, was du
erwartet hast bzw. dir vorgestellt hast, was dir in der Ausbil-

dung vermittelt wurde?

JIMB: Obwohl mir die grundlegenden Bestandteile des Stu-
diums durch die Erzahlungen meiner Eltern bekannt waren,
war ich doch Uberrascht, wie frei die Ausbildung am Max
Reinhardt Seminar war. Meine Eltern waren beide in soge-
nannten Ostschulen gewesen, die aus einer etwas stren-
geren Tradition kamen und einen strafferen Stundenplan
vorschrieben als das Seminar mit seinem schénen Garten
und den prunkvollen Raumlichkeiten. Das hatte sein Gu-
tes, denn zu viel schulischer Druck ware fur mich sicherlich
nicht férderlich gewesen. Auf der anderen Seite waren wir
auch mit vielem etwas allein gelassen und es wurde nicht
wirklich auf eine ausgewogene Verteilung von Lernaufga-
ben und Sichtbarkeit geachtet. Dadurch, dass auch die Re-
giestudierenden am Institut waren und ihre Inszenierun-
gen mit uns Schauspielstudierenden besetzten, brach die
Jahrgangsstruktur relativ frih auseinander und es fanden
sich jahrgangsuUbergreifende Ensembles zusammen, die
an verschiedenen Projekten arbeiteten. Es war damals fur
mich spurbar, dass jene mehr gesehen und dadurch mehr
besetzt wurden und Erfahrungen machen konnten, die ihr
Kdnnen selbstbewusster zu prasentieren wussten. Da ich
noch ziemlich jung und wenig mit Wettbewerbsstrukturen
in Beruhrung gekommen war, schichterte mich das ein und
ich habe ruckblickend ob meiner Unsicherheit und Zurtck-
haltung sicher nicht so viel vom Studium mitgenommen,
wie es mir eigentlich mdglich gewesen ware. Da hatte ich
mir manchmal gewulnscht, ein bisschen mehr an die Hand
genommen, in meiner Zurtickhaltung wahrgenommen und
manchmal auch aus der Reserve gelockt zu werden. Zum
GlUck gab es aber ein paar Dozierende, die die nétigen psy-
chosozialen und padagogischen Fahigkeiten besaBen, um
mich dort abzuholen, wo ich in meiner personlichen Ent-
wicklung damals stand. Dafur bin ich ihnen heute unendlich
dankbar.

JK: Hat sich deine Erwartungshaltung verandert, hat sich
das Berufsbild wahrend der Ausbildung verandert? Wenn

ja, wie?



JIMB: Auf jeden Fall. Aus einer romantischen Vorstellung
von der Magie des Augenblicks auf der BUuhne wurde eine
mitunter physisch wie psychisch anstrengende Arbeit, die
zu grof3en Teilen auf profan-technischen, sehr nlchternen
Parametern beruht. Das war schon auch desillusionierend.
Meinen groBten Tiefpunkt hatte ich im zweiten Studien-
jahr bei meiner ersten abendfullenden Produktion. Ich war
vorher so freudig gespannt gewesen und dann trieb mich
die Probenzeit fast ins Burnout. Ich hatte noch nie gelernt,
meine Krafte wahrend eines Probenprozesses einzuteilen
und der Regisseur, der kein Student war, sondern von au-
Ben kam, probte mitunter von 10 Uhr morgens bis 10 Uhr
abends ohne langere Pause. Hinzu kam, dass ich weder mit
dem Stlck, noch mit meiner Rolle wirklich etwas anfangen
konnte. Obwohl es sich nicht um eine Hauptrolle handelte,
musste ich trotzdem wie das gesamte Ensemble die volle
Probenzeit anwesend sein. Im Grunde fuhlte ich mich wie
eine Dienstleistende, die immer mal zwischendurch auf
Knopfdruck ein paar Worte absondern sollte. Diese fUr mich
sehr unkunstlerische Erfahrung deprimierte mich zutiefst.
Als ich vollig aufgeldst eine Dozentin aufsuchte, die damals
Teil der Leitung war, sagte diese mir nur, es wurde spater im
Theater noch viel schlimmer werden und wenn mir diese
Arbeit schon solche Probleme mache, solle ich mir doch mal
Uberlegen, lieber etwas anderes zu studieren. Diese harte
Ansage gab mir den Rest und fur eine Weile war ich sehr
resigniert.

Zu meinem grofBRen Gluck war die nachste Produktion
jedoch eine wundervolle, mit ganz viel Gaudi, Ensemblege-
fuhl und Gestaltungsfreiraum, die mir half meine Freude
und Leichtigkeit am Spielen wieder zu finden. Mit der Zeit
habe ich gelernt mit meinen Kraften besser zu haushalten,
mich nicht von jeder Kleinigkeit emotional mitnehmen zu
lassen und die schénen und freien Aspekte des Berufes, die
es immer wieder gibt, bewusst zu suchen und zu genief3en.

JK: Seit wann bist du mit der Ausbildung fertig und wie und
wo arbeitest du in deinem Beruf?

JIMB: Meine Abschlussfeier hatte ich 2017, meine Diplom-
arbeit folgte dann 2019. Seither habe ich mich in der Thea-
terwelt gut umgeschaut. Ich habe ins Kinder- und Jugend-
theater reingeschnuppert, sowohl am Theater der Jugend
als auch am Dschungel in Wien. Ich habe freie, absolute
Low-Budget-Arbeiten gemacht, aber auch in einer riesigen,
sehr aufwandigen Produktion am Burgtheater mitgewirkt.
Ich war als einzige oder als eine unter wenigen Frauen in vor-
wiegend mannlich gefUhrten Produktionen, sowie in nur von
Frauen* umgesetzten Produktionen tatig. Ich war an staatli-
chen Theatern wie an etablierten Hausern der freien Szene,

habe mich in Hierarchien eingeordnet und volle kunstleri-
sche Mitbestimmung erlebt und konnte so die unterschied-
lichen Milieus, Arbeitsstrukturen und -klimata, die innerhalb
der Theaterlandschaft zu finden sind, gut kennenlernen.

JK: Warum arbeitest du in der freien Szene? Wlrdest du ein
festes Engagement bevorzugen?

JIMB: Schwer zu sagen. Ich habe mich nach dem Studium
bewusst fur das freischaffende Dasein entschieden und
mochte den Einblick in die verschiedenen Verastelungen
meines Berufes auf keinen Fall missen. Nach meinem Stu-
dium war mir aber mitnichten klar, was der Beruf alles sein
kann und zu wieviel Prozent ich ihn selber gestalten kann.
Ich lerne dauernd neue, inspirierende Kunstler*innen ken-
nen und habe die Mdglichkeit, mich in eigenen Projekten
auszuprobieren, ob Solo-Abend, dramatisches Schreiben
oder Konzert. Wenn ich einen Film in Marokko drehen oder
eine Weiterbildung in Frankreich machen will, halt mich kei-
ne vertragliche Verpflichtung davon ab.

Gleichzeitig habe ich gerade wahrend der Corona-Lock-
downs auch ein bisschen sehnslchtig zu meinen Kolleg*in-
nen im Festengagement hinUber geschielt und mir schon
manchmal ausgemalt, wie wohlig sich die Sicherheit eines
festen Einkommens wohl anfuhlen muss. Uber das Finanzi-
elle hinaus ist das ja auch einfach eine schéone Bestatigung
als Kunstler*in. Selbst wenn du nicht immer die Elektra oder
den Hamlet spielst, so bekommst du doch immer dein mo-
natliches Gehalt, das deine Arbeit als Schauspielerin aner-
kennt und wertschatzt. Der Preis ist natUrlich, dass du spie-
len musst, was am Besetzungszettel steht, dich teilweise
hanebUchenen Arbeitszeiten anpassen musst, manchmal
schwierige Regisseur*innen aushalten musst, die Gehalter
nicht immer gerecht verteilt sind, etc... Es hat fur mich ganz
einfach beides seine klaren Vor- und Nachteile. Mittlerweile
kann ich mir aber ein festes Engagement an einem fort-
schrittlichen Haus, das zu mir passt, schon viel besser vor-
stellen als vor vier Jahren.

JK: Was hast du heute (vier Jahre nach dem Abschluss dei-
ner Ausbildung) im Bezug auf die tatsachlichen Umstande
deines Berufes gelernt? Klaffen hier frihere Vorstellungen
und Realitat auseinander?

IMB: So, so vieles! Mir ist vor allem bewusst geworden,
wie vielseitig der Beruf sein kann und auch die Aufgaben,
mit denen du konfrontiert bist. Das geht vor allem in der
Freien Szene weit Uber das Kunstlerische hinaus: das Ma-
nagement und die Office-Arbeit, deren Ausmaf mir vorher
Uberhaupt nicht bewusst waren. Ich meine Jobakquise,
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Selbstvermarktung, Netzwerken, Bewerbungen schreiben,
Website erstellen, aber auch Vertragsverhandlung, Steuer-
ausgleich, Versicherung, Altersvorsorge, Finanzplanerstel-
lung von freien Projekten und vieles mehr. All diese Dinge
waren volliges Neuland fUr mich und ich bin Euch als Inter-
essenvertretung wahnsinnig dankbar, dass ihr bitter ndtige
Bildungsarbeit leistet und das FuR3fassen in der osterreichi-
schen freien Szene so phanomenal toll unterstutzt!

Ich denke, dass ich vor und besonders wahrend des Stu-
diums eine viel einseitigere, klassische Vorstellung davon
hatte, was es bedeutet, Schauspielerin zu sein. Namlich
entweder im Theater oder im Film vorzukommen und rein
nach dem Ermessen Ubergeordneter besetzt oder eben
nicht besetzt zu werden. Diese Vorstellung finde ich aus
heutiger Sicht veraltet. Ich versuche mich als autonome
Kunstlerin wahrzunehmen, die selbst einen Anspruch auf
Autorinnenschaft hat und auch selbst entscheiden kann,
in welchen Rollen und in welchem kunstlerischen Kontext
sie auf der Buhne oder vor der Kamera auftreten mochte.
Was ich aufBerdem fur mich festgestellt habe, ist, dass ein
respektvoll und auf Augenhdhe kollaborierendes, mdglichst
diverses Team in dieser Kunstform viel angemessener ist
und ihr viel besser tut als ein (man verzeihe mir den Hauch
von Polemik) weiBer Cis-Mann Uber fUnfzig, der seine ei-
gene Sicht auf die Welt und das Theater zum Nonplusultra
kurt und Kolleg*innen und Mitarbeiter*innen wie Unterta-
nen behandelt. Diese feudalistische Erscheinungsform des
Theaters und der Filmbranche, wie sie leider heute immer
noch zu finden ist, interessiert mich einfach nicht mehr.
Ein Arbeitsklima, das es erlaubt alles zu sagen, Zweifel zu
auBern und Ideen einzubringen, ist mir bisher vorrangig in
der freien Szene begegnet. Hier wird mitunter wendiger
auf Veranderungen der Umwelt reagiert als in so manchen
millionenschweren Theaterinstitutionen, wenn es wie jetzt
z. B.im digitalen Feld nétig ist. Ich hoffe dennoch sehr und
glaube auch, dass sich diesbeztiglich momentan in der
Theaterlandschaft viel weiterentwickelt und der Trend in
Richtung flachere Hierarchien, mehr Diversitat und Interdis-
ziplinaritat geht. Einige der groBen Theater holen sich jetzt
auch schon Regieteams, Kollektive und Performmanceklnst-
ler*innen ans Haus. Eine gréBere Vermischung zwischen
freier Szene und den offentlich geférderten Theatern halte
ich fur die richtige Entwicklung.

JK: Was hat dir rickblickend aus heutiger Perspektive in der
Ausbildung gefehlt?

IMB: Genau diese progressive Wandelbarkeit und Fle-
xibilitat, die das Theater braucht. Als Einrichtungen, die
die Theatermacher*innen von morgen ausbilden, haben

Institutionen wie Schauspiel- und Regieschulen eine gro3e
Verantwortung. Sie mussten eigentlich Experimentierlabore
fUr neue Ideen sein und den jungen Leuten Ressourcen und
Vertrauen geben, um sich ausprobieren zu kdnnen und mit-
unter auch um grandios zu scheitern. Die Vermittlung eines
modernen Berufsbildes und die Ermutigung zur kidnstle-
rischen Autonomie und Emanzipation hat mir in meinem
Studienplan insgesamt gefehlt. Wir wurden eigentlich nur
(wenn auch sehr gut) schauspielerisch ausgebildet und alle-
mal auf ein Festengagement im staatlichen Theaterbetrieb
vorbereitet. Ein Eingehen auf alles, was jenseits davon liegt,
gab es nicht. Wir hatten zwar ein paar freiwillige Stunden
in Theaterrecht, aber wir alle wollten naturlich vorrangig
erstmal ganz tolle Spieler*innen werden und uns nicht mit
sowas ,UnkUnstlerischem*” wie Vertragsverhandlung oder
Gagenberechnung herumschlagen. Da finde ich liegt die
Verantwortung auch wieder bei der Schule, es den Leu-
ten Uberhaupt erstmal klar zu machen, was spater fur die
meisten von ihnen die tatsachliche Berufsrealitat sein wird.
Auch Diskurse Uber Diversitat und Machtstrukturen, wie sie
jetzt wichtige Verbande wie KILL the TRAUERspiel oder in
Deutschland Pro Quote Buhne oder das Ensemble Netzwerk
fUhren, haben mir gefehlt. Ich glaube und hoffe, dass sich da
in den Jahren seit meinem Abschluss schon einiges getan
hat und die Studierenden das mittlerweile mehr einfordern.

JK: Wie gehst du mit der finanziellen Unsicherheit um?
Kannst du von dem Einkommen als Schauspielerin leben?

JMB: Bisher hatte ich keine Geldprobleme. Ich habe nur ein-
mal fur ein paar Wochen einen Nebenjob in einem kleinen
Geschaft gehabt, sonst ist es sich immer gut ausgegangen.
Das liegt aber sicher auch daran, dass ich wenige Ausgaben
habe. Ich wohne auf eigenen Wunsch in einer WG mit guten
Freund*innen, was mir eine verhaltnismagig kleine Miete
beschert und kaufe alles, was ich brauche, schon rein aus
ethischen Grunden second hand. Wahrend der Pandemie
hat mich das Arbeitsamt und auch die Beihilfe vom KSVF gut
aufgefangen, woflr ich sehr dankbar bin, denn ich weif3, dass
meine Kolleg*innen in Deutschland nicht das Gluck hatten,
so gut durch die Krise gebracht zu werden.
Problematischer ist fur mich jedoch der emotionale
Umgang mit den Leerlaufen zwischen zwei Produktionen
und die Momente, in denen ich noch nicht wei3, wann die
nachste Arbeit beginnt. Das rei3t mich manchmal ziemlich
aus der Bahn und erfordert viel Selbstdisziplin und Yoga-
stunden, um die freie Zeit dann positiv und kreativ fUr mich
nutzen zu kénnen. Was mir aufBerdem ein bisschen Sor-
gen macht, ist, wie sich die Situation fur mich verandern
wird, wenn ich in Zukunft eine Familie griGnden mochte



oder einfach mit dem Alter auch die Ansprlche wachsen.
Irgendwann wird eine finanzielle Sicherheit wahrschein-
lich unabdingbar. AuBerdem weif3 ich, dass es Schwange-
ren und Muttern in diesem Beruf oft nicht leicht gemacht
wird, wiedereinzusteigen, und ich Uberlege deshalb schon
jetzt, ob ich meinem Kinderwunsch Uberhaupt nachgehen
kdédnnen werde, ohne meine Karriere zu stark zu gefahrden.
Obwohl ich nie den Traum gehegt habe einmal wohlhabend
zu sein, lasst es mich doch nicht kalt, dass manche immer
noch mit Selbstverstandlichkeit davon ausgehen, es ware
legitim, ausgebildete Schauspieler*innen unentgeltlich
oder fur absolute Niedrigldhne zu beschaftigen oder nicht
zu versichern. Wenn ich mir die Einstiegsgehalter friherer
Schulkolleg*innen anschaue, die in anderen Jobs arbeiten,
aber einen gleichwertigen Abschluss haben, werde ich
manchmal schon ziemlich witend. Was mir auch nicht von
Anfang an bewusst war, ist, wie ungerecht die Gagenhohe
an staatlichen Theatern immer noch verteilt ist und dass

Manner noch heute durchschnittlich mehr verdienen als
Frauen im selben Berufsjahr. Das finde ich unmaéglich. Ich
denke es braucht unter uns jungen Spielerinnen vor allem
ein groBeres Selbstbewusstsein darUber, wie viel unsere
Arbeit eigentlich wert ist.

JK: Wie geht es fur dich weiter?

JIMB: Das lasse ich auf mich zukommen. Ich mag die Ab-
wechslung, die ich momentan in meinem Beruf erlebe, und
mochte das gern noch weiter ausschopfen. Langfristig wun-
sche ich mir aber schon, eine Art ,kUnstlerisches Zuhause"
zu finden, sei es fix an einem Theater mit einer progressi-
ven Leitung und einem tollen Ensemble oder in einer freien
Gruppe. Ich stelle es mir sehr schon vor, Uber einen langeren
Zeitraum mit den gleichen Kolleg*innen zusammenzuarbei-
ten, mit ihnen personlich verbunden zu sein und mich mit
ihnen gemeinsam kunstlerisch weiterzuentwickeln.
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6 Pramissen

fur ein
gqueer_feministisches
Kuratieren

Feministisch, oder besser gesagt queer_feministisch zu denken und zu
handeln, zu kuratieren, zu leiten und zu bewerben, lasst sich nicht auf
allgemein gultige Art und Weise festhalten. ZielfUhrender scheint es zu
sein, anhand von Pramissen eine Momentaufnahme zu erstellen, die nur
unvollstandig bleiben kann und trotzdem ein Arbeitsinstrumentarium
anbietet, das fur zukUnftige Vorhaben von Relevanz sein kann.

Pramisse 1/ Sichtbarkeit:

Sichtbarkeit herstellen, denn was ich nicht sehe, ist nicht da. Oder: Nur
wenn ich sehe, hore, wahrnehme, dass eine sich als lesbisch definie-
rende, dicke, be_hinderte Person auf die BUhne tritt, kann ich mir auch
vorstellen, dass es mir, als lesbische, dicke, be_hinderte Person moglich
ist, ebenfalls die BuUhne zu betreten. Teresa Vittucci, Performanceklnst-
lerin, meint dazu: ,Sehen und Gesehenwerden ist weit mehr als nur ein
Markt um Aufmerksamkeit. Gesehen und wahrgenommen werden ist
ein existenzieller Mechanismus. Wer von einer Gesellschaft nicht wahr-
genommen wird, existiert fur die Gesellschaft nicht und hat keinen An-
teil an ihrer Gestaltung. Unsichtbar zu sein oder unsichtbar gemacht
zu werden bedeutet unmUundig gemacht zu werden.”

Pramisse 2 / Kérperwahrnehmungen:

Koérper und damit verbundene Kérperwahrnehmungen, -normen und
-einschrankungen wirken auf das Individuum ein, versuchen es einem
imaginierten Ideal anzupassen, das auf Binaritat und Ausschluss auf-
baut. ,Kérper sind meiner Wahrnehmung nach einer gewissen Form
von Terrorisierung ausgesetzt., meint dazu die Performancekulnstlerin
Claire Vivianne Sobottke. ,Ich erlebe den Korper als turbulente Ansamm-
lung von Projektionen, Kategorisierungen, geschichtlichen Einschrei-
bungen, Erwartungen und Traumen. Diese turbulente Ansammlung
ist standig mit einem Blick von auf3en konfrontiert.” Eine Darstellung
pluraler Kérperformen, die Diversitat und Mehrdeutigkeiten feiert, tragt
essentiell zur Vervielfachung von Kérperwahrnehmungen bei. Oder vor-
sichtiger von Claire Vivianne Sobottke formuliert: ,\Veranstaltungen oder
Projekte, in denen sich Menschen mit Koérpern auseinandersetzen, die
ihnen selbst fremd sind, aber auch Menschen zu Protagonist_innen
machen, Uber die wir sonst nichts erfahren konnen, sehe ich als Versuch,
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mit diesen Projektionen und Vorstellungen des Kdrpers zu
brechen.” Hier spielt die erste Pramisse mit hinein und ver-
deutlicht bereits jetzt schon die Verschrankung jeder der
hier aufgeworfenen Pramissen, denn es ist ,entscheidend
in Bezug auf die Akzeptanz von pluralen Koérperbildern, in-
wieweit diese schon in der Gesellschaft reprasentiert sind.
Und auch, welche Moglichkeiten und Angebote es zur Iden-
tifikation fur Menschen mit anderen Kérpern oder Begehr-
lichkeiten gibt. “ verdeutlicht Claire Vivianne Sobottke.

Pramisse 3 / Umdeutungen und Transformierungen:

Die Durchfuhrung von Umdeutungen und Transformierun-
gen gangiger Normierungen mittels Kunst eréffnet neue
Ebenen. ,Was ich sehr befremdlich finde, ist, wie — neben
vielen tollen Fat-Aktivistinnen, feministischen Ansatzen -
vor allem auf Instagram die Ruckkehr zu alten Rollenbil-
dern propagiert wird. Die meisten Selbstinszenierungen
kopieren ja genau die Bilder, die durch Werbung und Top-
model-Benimmschulen propagiert werden... Das finde ich
sehr erschreckend. Ich versuche deswegen durch ein aktives
Eintauchen in diese Welten, diese zu erleben, zu Uberzeich-
nen und umzutransformieren”, beschreibt die Performan-
cekulnstlerin Barbis Ruder einen maéglichen Zugang, um
Normierungen einer Umdeutung und Transformierung zu

unterziehen.

Priamisse 4 / Formen der Zusammenarbeit:

Neue Formen der Zusammenarbeit, die mehr auf Koope-
ration und gemeinsamem Denken beruhen, stellen das
Phantom des kunstlerischen Genies radikal in Frage und
ermaoglichen vielschichtig und ausdifferenziert auf konkrete
Fragestellungen einzugehen. Die kUnstlerische Verantwor-
tung kann trotzdem weiterhin bei einer Person verbleiben,
wie auch Anna Nowak ihre Zusammenarbeit mit Anna Men-
delssohn und Karin Pauer beschreibt: ,The concept and me-
thods came initially from me. However, we develop all the
materials, texts and choreographies together, we reflect and
question the methods and look for solutions together. It is
up to me to come up with a plan for the day, to guide and
give final directions. However, we are all in the same boat,
rowing, rowing, rowing down and up the stream, constantly
changing roles and relying on each other's competence.”

Pramisse 5 / Aufgreifen politischer Themen:

Politische Themen zu verhandeln ist der Thematik Queer_
Feminismus genuin inharent. Dies schlagt sich auch in
kUnstlerischen Projekten nieder, die nach neuen Formen
politischer Verhandlung suchen und versuchen, das Poten-
tial in Widerstandigkeiten aufzugreifen — oder wie es die

Musikerinnen und Performancekunstlerinnen Sylvi Kretz-
schmar und Camilla Milena Fehér von SKILLS in Bezug auf
Protestbewegungen auf der Stral3e ausdrucken: die Suche
nach ,Momente[n], die ein utopisches Potential andeuten
oder einfach eine Art, gemeinsam auf der StraB3e zu sein, die
offenbar so nur im Ausnahmezustand maglich ist. Was ent-
steht, wenn die bestehende Ordnung mal fur einige Tage
aufBBer Kraft gesetzt ist? Welche Begegnungen ermaoglicht
das, die sonst nicht stattfinden wurden?*

Préamisse 6 / Wertschiatzendes Sprechen:

Auch Humor ist ein Feld der Verhandlung hochst politischer
Denkungsweisen und deckt sehr schnell auf, wer Uber wen
Witze machen darf. Warum wird sonst dem PCCC* dem
Politically Correct Comedy Club im WUK immer wieder
die Frage gestellt, ob politisch korrekte Comedy lustig sein
kann. Die Antwort unserer Host Denice Bourbon lautet da-
rauf wie folgt:

No, it can't. It's not funny at all. We do a

140-minute show without anyone in the , ’
audience laughing even once. It's more
important to us to make moral pronounce-
ments. This comedy club is not about en-
tertainment, unity through laughter or
humour for all. It's about gender-obsessed
feminazi Gutmensch propaganda. Also,
everyone knows it's a scientific fact that
you can only be REALLY funny if you are

kicking people below you on the privilege

ladder. That's called being ‘provocative’.

Ulli Koch

lebt in Wien und leitet die Offentlichkeitsarbeit der WUK
performing arts. WUK performing arts realisiert interdiszi-
plindre Projekte, Produktionen und Formate, die zwischen
Performance, bildender Kunst, Musik, Tanz, Theater, Cho-
reografie, Digitalitat, Text, Sound und Video oszillieren. In
Form von Koproduktionen, Kooperationen, Gastspielen oder
Formaten bietet WUK performing arts jchrlich Gber 300 be-
teiligten Kunstler*innen (mit einem Uberwiegenden Anteil
an als Frauen* lesbaren Buhnenakteur*innen) Zeit, Raum,
Offentlichkeit und Unterstitzung fur das Entwickeln und

Realisieren ihrer Projekte.



FAIRP(L)AY in Karnten

Honoraruntergrenze und alternative Fordermodelle

Auf Initiative der IG Theater Tanz Performance Karnten/Ko-
roSka (IGTTPKK), der IG Freie Theaterarbeit (IGFT) und der
Kulturabteilung des Landes Karnten wurde eine Workshop-
reihe unter dem Titel FAIRP(L)AY ins Leben gerufen, in der
soziale Absicherung, eine mogliche Honoraruntergrenze
sowie alternative Fordermodelle fur die freie darstellende
Szene in Karnten/Koroska herausgearbeitet wurden. Das Er-
gebnis: Es bedarf u. a. einer Férdermittelerhdhung des Lands
Karnten um 102 %.

1. Workshop: Erfahrungsaustausch im Marz 2021

2016 wurde in Berlin erfolgreich eine Honoraruntergrenze
eingefuhrt, die nach einer Eingewodhnungsphase grof3en
Anklang fand. Betont wurde dabei aber, dass es sich bei der
HUG um eine Empfehlung handle und nicht um eine gesetz-
liche verankerte Grundlage (im Gegensatz zum Mindestlohn
in Deutschland). Es gibt daher keine Moglichkeit, die Nicht-
einhaltung der Empfehlung zu sanktionieren. Trotzdem hat
sich die HUG in Deutschland als Erfolgsmodell erwiesen, das
allerdings nur durch eine gleichzeitige Budgeterhohung tat-
sachlich umgesetzt werden konnte - in Leipzig, Chemnitz
und Dresden wurden die Forderrichtlinien dahingehend
Uberarbeitet.

In Wien konnte dann Anfang 2020, nach einem zweijah-
rigen Prozess, gemeinsam mit Kunstler*innen, der Wiener
Perspektive und der IGFT die Empfehlung fur eine Honorar-
untergrenze (HUG) ausgearbeitet werden, die inzwischen
bei Projekt-, Ein- und Zweijahresférderungen der Stadt Wien
Anwendung findet. Die Honoraruntergrenzen-Empfehlung
liegt derzeit bei € 165 brutto-brutto pro Tag und 8 h Pro-
ben-/Arbeitszeit. Als Vorstellungsentgelt wird fur die ersten
zwei Vorstellungen min. € 350, ab der 3. Vorstellung min.
€ 200 (pro Vorstellung) empfohlen.

Ulrike Kuner, GeschaftsfUhrerin der IGFT, machte darauf
aufmerksam, dass Fordergelder jedoch haufig nicht direkt
bei den Kunstler*innen ankommen, sondern Uber Theater
oder andere Organisationen etwa in Form von Sachleistun-
gen (Raum, Technik, Marketing etc.) zur Realisierung der
kUnstlerischen Produktionen eingesetzt werden.

FAIRP(L)AY

Soziale Absicherung - Honeraruntergranzen - Alternative Férdermodella
in der freien darstellenden Szona Karnten | Koroska

LAND & KARNTEN ig freie theaterarbeit

Kaiur

Aus Kunstler*innenperspektive wurde durch die EinfuUhrung
der HUG zusatzlich eine Diskussion Uber den Wert klnstle-
rischer Arbeit angestof3en. Einig ist man sich dabei, dass die
Honoraruntergrenze als Untergrenze — und nicht als Ober-
grenze - verstanden werden darf.

Interessant waren auch die Erfahrungen aus Jurypers-
pektive: So war es laut Kolja Burgschuld, ehemaliges Jury-
mitglied der Stadt Wien, durchaus eine Herausforderung,
der HUG gerecht zu werden. Haufig seien in Férderantragen
die veranschlagten Arbeitszeiten zu kurz angesetzt worden,
um Férdersummen niedrig zu halten und dennoch die HUG
zu beachten. So musste die Jury vereinzelt sogar um neue,
hoéhere Antrage bitten. Beobachtet wurde, dass die betrof-
fenen Kunstler*innen zur Selbstausbeutung tendieren, wohl
aus Angst zu hohe Summen zu fordern und daraufhin gar
keine Forderung zu erhalten. Imm Rahmen der Projektforde-
rungen sowie 1- und 2-Jahresférderungen wurde aber nun
fast bei allen Antrdgen entsprechend der eingereichten
Budgets gefdrdert, also eine Kostenwahrheit realisiert. In
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Karnten gibt es derzeit jedoch noch keine Férderung ent-
sprechend der Kostenwahrheit: Hier werden oft geringere
Budgets als beantragt vergeben.

2. Workshop: Arbeitstreffen im April 2021

Erganzend zu den Einreichformularen der Stadt Wien hat
die IGFT ein Kalkulationstool zur Verfugung gestellt, das bei
der Berechnung des finanziellen Budgets unterstltzen soll.
In der Arbeitsgruppe Honoraruntergrenzen wurde das Tool
unter der Leitung von Patrick Trotter (IGFT) auf Anwendbar-
keit gepruft. Deutlich wurde der Wunsch, das Kalkulations-
tool fur ganz Osterreich zu vereinheitlichen, jedoch auch auf
landerspezifische Faktoren Rucksicht zu nehmen. So sollen
z. B.in Karnten die Kosten fur Technik hdher berechnet wer-
den, weil kaum Koproduktionshauser vorhanden sind, die
technische Infrastruktur zur VerfUgung stellen kénnten. Das
Ziel des Tools muss es sein, die Arbeit zu erleichtern und
Kostenwahrheit aufzuzeigen.

Die Arbeitsgruppe Alternative Férdermodelle unter
der Leitung von Simone Dueller hat sich flr eine spontan
beantragbare, unburokratische Kleinstférderung von etwa
€ 1000 - € 3000 ausgesprochen. Zudem gab es groBen Zu-
spruch fur die Idee von Arbeitsstipendien, an dessen Ende
kein fertiges Projekt stehen muss. Damit sollen langerfristi-
ge Arbeitsprozesse der Klnstler*innen ermaglicht werden
und die theoretische und praktische Reflexion unterstutzt
werden. Weiters werden Gastspielféorderungen gewlnscht,
um den internationalen Austausch anzuregen.

Die Arbeitsgruppe Unabhangige Jury unter der Leitung
von Andrea K. Schlehwein erarbeitete den Vorschlag einer
dreikopfigen Jury bestehend aus Personen, die selbst nicht
um Férderungen ansuchen, um Unabhangigkeit zu bewah-
ren. Diese Jury sollte sowohl die Férderansuchen selektieren
wie auch die Szene professionell begleiten und mit Feed-
back unterstUtzen. Die Beurteilung fur die Vergabe von For-
derungen soll dabei jedoch zu jeder Zeit transparent und
nachvollziehbar gestaltet werden.

Die Arbeitsgruppe Forderkriterien unter der Leitung von
Ulrike Kuner kam zum Ergebnis, dass Gelder an Aufgaben
geknupft werden sollen. Dadurch soll jedoch nicht in den
kUnstlerischen Prozess bzw. kUnstlerische Entscheidungen
eingegriffen werden, sondern die Einbindung lokaler Kinst-
ler*innen, Genderdiversity und — besonders wichtig in Karn-
ten — Zweisprachigkeit gewahrleistet werden. Ulrike Kuner
wies erneut daraufhin, dass Gelder bei den Kunstler*innen
ankommen mussen und dort fur Einkommen und soziale

Absicherungen eingesetzt werden. Hilfreich ware es, wenn
Einzelpersonen aus der gesamten Fordersumme die Hono-
rare fUr sich selbst berechnen kénnten.

Zudem bedarf es einer Verbesserung der Kommunikati-
on und Abstimmung zwischen Bund, Landern und Stadten,
damit sich die Forderungen der verschiedenen Instanzen
erganzen —und sich nicht gegenseitig ausschlieBen.

Bisher bleibt jedoch die Konzeptphase (Antragstel-
lung, Abrechnung, Themenfindung, Recherche etc.) fi-
nanziell vollig unbeachtet. Nur wenige Kunstler*innen
stellen diesen wichtigen Arbeitsschritt in Rechnung, auch
weil nicht ausreichende monetare Mittel zur Verfigung
stehen. Auch hier bedarf es ganz klar einer Anpassung
der Forderkriterien.

3. Workshop: Errechnen einer Férderbedarfserh6hung
im Mai 2021

Unter Einbindung verschiedener freier darstellender Grup-
pen konnte der Bedarf an zusatzlichen Fordermitteln aus-
gerechnet werden. Die Ergebnisse sind eindeutig:

Die Projektkosten der an der Berechnung teilnehmen-
den Theatergruppen steigen mit der Anwendung der Hono-
raruntergrenze von € 1.191.691,- auf € 1.561.577,-.

Bei gleichbleibenden Eigenmitteln steigt der allgemei-
ne Férderbedarf durch Stadt/Land/Bund von € 937.169,- auf
€1.307.055,-, was einer Erhohung um plus 39 % (= € 369.886,-)
entspricht.

Bei gleichbleibenden Eigenmitteln erhdht sich die be-
notigte Fordersumme beim Land Karnten auf € 484.909,-,
das bedeutet eine Erhéhung um plus 102 % (= € 245.409,-).

Néachste Schritte eingeleitet

Es empfiehlt sich die Erstellung einer allgemeinen Richt-
linie zu fairen Honorarsatzen und Arbeitsbedingungen,
die u. a. die HUG berucksichtigen und Gehaltstabellen zur
Verflugung stellen, aber auch (Forder-)Kriterien formulie-
ren, die auf Fairness, Diversitat und Inklusivitat abzielen. Im
nachsten Arbeitsschritt sollen von den IGs gemeinsam mit
dem Land Karnten solche Richtlinien erarbeitet und verof-
fentlicht werden. Zudem soll das Kalkulationstool der IGFT
fUr Férderungen des Lands Karnten angepasst werden und
ein Stufenprozess mit SensibilisierungsmaBnahmen fur faire
Entlohnung begonnen werden. Die Ergebnisse der Work-
shopreihe zeigen somit erneut, dass die Akteur*innen un-
ter prekaren Bedingungen arbeiten und dringender Hand-
lungsbedarf auf allen Ebenen besteht.
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Regiewechsel:

Zur Lage der
Kulturvermittler*innen

Im Museum

Die IG Freie Theaterarbeit im Gesprach

mit Markus Rieser

Genauso wie bei den freischaffenden
KUnstler*innen stehen auch bei den Kul-
turvermittler*innen die Themen soziale
Absicherung und faire Vertrags- und Be-
schaftigungsverhaltnisse an erster Stelle,
und dies nicht erst seit der der Pandemie
geschuldeten Krise im Kunst- und Kultur-
sektor. Die vielen SchlieBungen trugen
allerdings dazu bei, dass viele der Mu-
seen ihre Kulturvermittler*innen frei-
setzten. Markus Rieser, primar Leiter
der Kulturvermittlung am Universalmu-
seum in Graz, engagiert sich deswegen
als Vertreter des Osterreichischen Ver-
bands der Kulturvermittler*innen im Mu-
seums- und Ausstellungswesen fur die
Interessen der Osterreichischen Kultur-
vermittler*innen, ob freischaffend oder
im festen Dienstverhaltnis. Im Rahmen
des grofRen Corona-Krisen-Tischs sowie
des Forum Fairness des BMKOeS kam
IGFT-Geschaftsfuhrerin Ulrike Kuner mit
ihm ins Gesprach. Nachfolgend wurden
die wichtigsten Gesprachspunkte noch
einmal festgehalten.

Wie fair ist die Pandemie?

Fair ist sie nicht, eher fordernd, obwohl
Fairness gerade eine zentrale Rolle spielt.
Wie gerecht fuhlen sich die getroffenen

MaRBnahmen an, wie fair sind die Aus-
wirkungen auf die Gesellschaft ver-
teilt? Trifft es alle gleich? Da drangen
sich viele interessante Fragen auf die
Bildflache.

Wie lief es fluir die Kulturvermitt-
ler*innen an den Museen?

Ziemlich ahnlich wie in den darstellen-
den Kunsten, wurde ich sagen. Auf den
Schock folgten die MaBnahmen und
Auswirkungen. In einem Angestell-
tenverhaltnis war man noch relativ gut
abgesichert, auch bei Kurzarbeit. Fur
die freien Dienstnehmer*innen aber
war es extrem schwer. FUr sie gab es
plotzlich keinen Bedarf mehr. FUr den
Saisonstart 2020 mundlich zugesagte
Vertrage wurden oft nicht eingehalten
und auch hier wurde der wirtschaftli-
che Druck der Museen 1:1 an die Kultur-
vermittler*innen weitergegeben.

Also alles eine Frage der Vertrage?

Ja, aber nicht nur. Die zum Teil schon
vorher sehr problematische Vertragssi-
tuation an den Museen zeigte sich hier
mit voller Wucht. Arbeitsrechtlich ist sie
in vielen Fallen bedenklich und wenig
krisensicher. Das hat viele Kulturver-
mittler*innen existentiell ausgehebelt.
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Aber auch den Museen setzte die Pandemie schwer zu. Die
Institution ,Museum* hat schon langer ein massives struk-
turelles Problem und ist — wenn der Boden bebt — wie viele
andere Institutionen auch, unbeweglich und eher bewah-
rend unterwegs.

Was kénnte man den Museen empfehlen?

Den Gestaltungsspielraum starker aufzuteilen und viel mehr
auf Kollaboration zu setzen. Die vielen hierarchischen Ebe-
nen machen Museen starr und sind nicht mehr zeitgemas,
vor allem an der Schnittstelle zu Besuch und Offentlichkeit.
Ich denke, es braucht auch Mut zu unterschiedlichen Ge-
schwindigkeiten. Die Arbeit an der Sammlung braucht ganz
andere Bedingungen als beispielsweise die Kulturvermitt-
lung, die auf den Zeitgeist sehr schnell reagieren muss. Die
Besucher*innen leben in einer Welt, die sich rasant entwi-
ckelt. Diese Veranderungen mussen sich innerhalb der In-
stitution abbilden, aber nicht unbedingt in allen Bereichen
gleich. Die Pandemie kann hier auch ein positiver Impuls-
geber sein?

Ist das Bestreben des BMKOeS, in allen Bundesmuseen
einen einheitlichen Kollektivvertrag einzufihren, so ein
Impuls?

Unbedingt. Gefuhlte zwanzig Jahre ist nichts weitergegan-
gen und jetzt scheint es ziemlich schnell zu gehen. Seit ei-
nigen Monaten laufen die Gesprache und Verhandlungen
und mit Janner 2022 soll er eingefUhrt werden. Mich wur-
de es fur die Kolleg*innen in Wien sehr freuen. Nur bitte
keinen kleinsten gemeinsamen Nenner der Ist-Situation
festschreiben. Wir brauchen ein bewegliches Fundament,
eine organische Struktur fur Gegenwart und Zukunft, in der
Entwicklung moglich ist.

Am Universalmuseum Joanneum in Graz konntest du
schon einiges in Bewegung bringen. Ganz ohne Impulse?
Nicht ganz. Wir hatten als Museumsverband in den letz-
ten funfzehn Jahren zwei problematische Situationen zu
bewaltigen. Auch bei uns ging es um existentielle Fragen
und um die Notwendigkeit hinzuschauen. Als Folge dar-
aus haben wir bereits 2007 die Werkvertrage abgeschafft
und alle Kulturvermittler*innen ,sauber” angestellt. 2013
wurden sie mit einem radikal veranderten Berufsbild aus-
gestattet. Gleichzeitig sind wir beim Arbeitszeitmodell von
Dienstplan auf Gleitzeit umgestiegen, was einer gefluhlten
LEntfesselung” gleichkam, hin zu einem groBtmaoglichen
Gestaltungsspielraum fur die Kulturvermittler*innen. Wir

haben uns in beiden Fallen fur Systemwechsel mit Ent-
wicklungspotential entschieden, waren mutig und das hat
sich ausgezahlt. Seitdem sind die Kulturvermittler*innen
programmatisch eine treibende Kraft imm Museum und auch
in der digitalen Transformation nehmen sie eine zentrale
Rolle ein.

Wie seid ihr bisher durch die Pandemie gekommen?
Auch wir hatten in der Kulturvermittlung und anderen be-
suchsorientierten Tatigkeiten Kurzarbeitsphasen, sind aber
zwischen den Lockdowns programmatisch immer stark
zurickgekommen. Da hatten wir als Museum sicher einen
Vorteil im Vergleich zu anderen Kultureinrichtungen. Es gab
viel Solidaritat innerhalb der Abteilung und die kollabora-
tive Arbeitsweise brachte uns bisher gut durch die vielen
schwierigen Phasen.

Du bist auch im Vorstand des Osterreichischen Ver-
bands der Kulturvermittler*innen? Bist du aus Sicht der
IG mit dem Joanneum zufrieden?

Da kann ich nur auf die AuBenwahrnehmung vertrauen und
bekomme viel positives Feedback fur die Kulturvermittlung
am Universalmuseum Joanneum. Aber natUrlich gibt es
auch bei uns noch Entwicklungspotential. Beim Thema ,Teil-
zeitarbeit" haben wir sicher Luft nach oben. Das ist generell
fur den Beruf der Kulturvermittlung einer der existentiellen
Knackpunkte. Wie soll ich mich fur einen Beruf entscheiden,
wenn ich davon nur bedingt leben kann?

Ideen, wie es gehen kénnte? Was kdonnte der Verband
dem Joanneum ausrichten?

Hier lasst sich einiges aus der Berufsbild-Definition ableiten.
Wichtig scheint mir, das aber nicht isoliert aus der Sicht
der Kulturvermittlung zu betrachten, sondern immer im
Kontext des Museums zu sehen. Wir gewinnen gemeinsam
und verlieren gemeinsam. Hier verbinden sich meine bei-
den Rollen ganz gut. Es geht ,uns beiden” nicht um reine
Klientelpolitik, sondern die Frage, was die Kulturvermittlung
flr das Wirken des Museums beitragen kann. Qualitativ wie
quantitativ.

Ein wichtiger Faktor dabei ist, Kulturvermittlung nicht
nachfrageorientiert, sondern nachfrageschaffend zu veran-
kern. Sie sollte auch nicht nachgereiht an die Ausstellungen
gedacht, sondern vielmehr als Partner in der inhaltlichen
Ausrichtung der Institution gesehen werden. Auch die di-
gitale Transformation zeigt, wie sich Aufgabenfelder der
Vermittlung verandern und erweitern konnen, zum Vorteil



des Museums und der Besucher*innen. Die Kommunika-
tionsarbeit ist den Vermittler*innen in ihrem Berufsbild
ohnehin mit angelegt, auch da gibt es Spielraum fur zu-
satzliche Einsatzfelder. Letztendlich konnte all das fur die
Museen einen massiven Schub in der 6ffentlichen Wahr-
nehmung und im Besuch erzeugen. Gleichzeitig wurde
es den Kulturvermittler*innen durch die Erweiterung der
Tatigkeiten mehr Kontinuitat und hdhere Anstellungsver-
haltnisse bis hin zur Normalitat der ,Vollzeitbeschaftigung*
bringen. Eine Win-Win-Win-Situation sozusagen, wenn man
die Besucher*innen als Hauptprofiteur*innen in die Bilanz
mitaufnimmt. Als Verband geht es uns darum, ins Gesprach
zu kommen und gemeinsam Potentiale zu heben. Die Mu-
seumslandschaft braucht Vorbilder, die andere dazu inspi-
rieren, Neues zu wagen — das ist zum Wohle aller.

Klingt gut. Wie weit seid ihr?

Am Weg. Die Museen sind nicht so dynamisch wie andere
Branchen, aber auch nicht bewegungslos. Es gibt Hauser
die schon jetzt strukturell gut unterwegs sind und andere,
die noch sehr traditionelle Zugange leben. Es hangt sehr
stark von den Personlichkeiten in den Leitungspositionen
ab. Ist man bereit, Althergebrachtes loszulassen? Konnen
alte Glaubenssatze aufgeldst, die Kontrolle Uber alles und
jeden minimiert werden? Dass man als FUhrungskraft al-
les in der eigenen Hand halten kann, ist schon lange nur
mehr lllusion. Arbeitsfelder definieren sich immer starker
aus. Technologische und gesellschaftliche Entwicklungen
schreiten mit einem enormen Tempo voran. Da ist es wich-
tig, Verantwortung auf viele Schultern zu verteilen. Unter
den Kulturvermittler*innen gibt es viele spannende Men-
schen mit groBem Potential.

Gibt es weitere Ansatze, wie der Verband flir die Kultur-
vermittler*innen da ist?

Wir sind ein mitgliederstarker Verband, werden heuer 30
Jahre alt. Unser Budget ist klein, weil wir ohne Forderun-
gen, rein Uber Mitgliedsbeitrage operieren. Wir teilen uns
im Vorstand die Arbeit auf, sehr féderalistisch, Bundesland
fur Bundesland. Da geht es um Information, aber viel mehr
noch um die Ermdglichung von Begegnung und Austausch.
Wir wollen ein starkes Netzwerk, das sich untereinander
stutzt, nicht nur von Verband zu Mitglied. Im Rahmen der
Maoglichkeiten setzen wir dazu immer wieder Initiativen.
Anlassbezogen sind wir auch da, wenn es irgendwo brennt:
Als GegenUber, um gemeinsam einzuordnen oder Méglich-
keiten abzuwagen.

Euer Fokus ist ganz klar die Welt der Museen und Aus-
stellungshauser. Wie sieht’s mit der Theatervermittilung
aus?

Es gab immer wieder Uberlegungen aufzumachen, fur Mu-
sik- oder Theatervermittlung. Vereinzelt gab es auch Anfra-
gen und Gesprache. Sollte es mehr werden, ist das sicher
ein Thema.

Du warst selbst zehn Jahre im Theater-Genre aktiv. Was
wirdest du einem Theater anraten, das starker auf Ver-
mittlung setzen will?

Das Theater hat mich immer fasziniert und tut es noch heu-
te: So intensiv, wie man sich selbst erlebt, seinen Korper im
Raum, in Beziehung zu anderen, ohne Netz.. Um das zu
vermitteln sollte das Theater bei jenen nachfragen, die das
Theater verkorpern. Das kann man nicht erzahlend weiter-
geben, das muss man selbst splren und erleben durfen.

Ulrike Kuner @ Erich Leonhard
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Romanian
Independent
Theatre

First of all,  would like to start with the definition of a particular word:

Assuming that the Cambridge English Dictionary is right, and before we
start describing the Romanian independent theatre movement, how
can this simple definition help us understand independent theatre in
general: What does a theatre need in order to be called independent?
Not be affiliated with a state or an official institution? Is it a matter of
financial or ideological independence? Is an independent theatre free
of censorship? What is its relationship with politics? So many questions
that go far beyond the simple answer the dictionary gives us. We shall
keep them in mind while we follow the history of Romanian Independ-
ent Theatre from the early days to the contemporary performances of

a diverse set of theatre groups and ensembles.

The Early Stages of Romanian Independent Theatre

Speaking about the birth of theatre in Romania, we can easily say that
it was born free, or in modern terms, independent. At first, it seemed
to belong to no one. Only over time, it was privatized and institution-
alized. But there still remain a number of diverse and independent
structures today.

"Father Agop” is most commonly referred to as the spiritual father of
Romanian independent theatre. He may be a legend, but he did indeed
exist. He was an actor, director, stage designer, accountant, manager...
and whatever odd job that needed doing — not unlike today, in fact.

At the beginning of the 17th century, “Father Agop” had a group that
included himself, his wife and a young actor. They played Shakespeare
or Moliere without knowing the actual words: they only knew the plot,
but that was enough. Back then, copyright was not as important as

it is today. They played Shakespeare or Moliere with just three actors,




Aualeu HUOOOOO show, 2017 in Timisoara
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and when the play reached its climax, towards the end of
the performance, “Father Agop” appeared on stage with a
pig's bladder filled with beans and kicked the young actor
in the forehead for the general amusement of the audience.
Different times...

The first officially recorded theatre in Bucharest can be
dated back to 1783. It was a small, pretty hall - but this all the
information we have, | am sad to say. The second theatre to be
recorded, however, was called “Teatrul de la Cismeaua Rosie".
This theatre boasted 14 rows of seats, while its architectural
foundation still mainly consisted of hard-trodden earth, lined
with red cloth and tallow candles. Then there was Momulo, an
innkeeper, who opened his “Teatrul Momulo” in Bucharest in
1833, and which would go on to exist for more than 30 years.
A few years later, in 1844, Costache Caragiale also opened
the “Teatrul de Diletanti” (The Amateurs Theatre), where,
apparently, a comedy called “O repetitie moldoveneasca”
(A Moldavian rehearsal) ran quite successfully. From script
notes we know that this play also addressed the difficulties
private theatre companies faced at the time: no money, no
proper rehearsal spaces, and so on —again, not unlike today's
situation in the independent performing arts. In fact, it's been
more than 175 years, but there's still barely any change.

Then, there was legendary actor Matei Millo, who started
touring Transylvania and Bucovina with his theatre group
in 1851, before joining Mihail Pascaly‘s troupe “Scoala Dra-
matica” (The Dramatic School) in Bucharest in 1862. Scoala
Dramatica played at Bosel Hall and also briefly joined the
Circus Suhr. The stars of the group were Matei Millo and Fan-
ny Tardini, who went on to become legends of Romanian
theatre. In 1868, Mihai Eminescu (then the most renowned
Romanian poet) was also hired by the group as a prompter.

In the following years, some other theatre groups started
showing up: “Teatrul Bossel” started performing in 1867
and Teatrul Alcazar” in 1877, and in 1909 Alexandru Davila
launched the ,Compania Dramatica Davila“, which was then
the first Romanian theatre to be financially supported by
the state. Famous actors like Tony Bulandra, Lucia Sturdza
Bulandra, Marioara Voiculescu, lon Manolescu and Gheorghe
Storin were part of the company. In 1913, Davila even tried to
change the theatre law but failed. In 1912, Marioara Voicules-
cu, by then already a star, also went on to successfully run
her own company, the “Compania Marioara Voiculescu”. She
would go on to write history and earn a fortune from heavily
touring the country. In 1914, Lucia Sturza Bulandra and Tony
Bulandra also started their own theatrical company, the “Te-
atrul Regina Maria”, which would later become the “Teatrul

Municipal Bucuresti”, or as it is known today: the notorious
“Teatrul Bulandra”.

Between 1926 and 1936, Sica Alexandrescu (one of the
earliest advocates of Stanislavsky in Romania), opened no
less than six theatres: “Teatrul Nostru”, “Teatrul Mic”, “Teatrul
Alhambra“, “Teatrul Comedia”, “Teatrul Vesel” and “Teatrul
Liber". He would go on to run them all under the banner of
some corporate-style society, a so-called “artistic theatre”,
with his eyes only set on selling as many tickets as possible.
High hopes, low profiles.

Just before WWII, there were lots of groups willing to
play. The most notable is ,Maria Ventura Theater", headed
by the famous Maria Ventura herself. She studied acting in
Paris and played alongside Sarah Bernhardt. Even though
she had already been an actress at the Comédie-Francaise,
she still took part in the independent theatre scene.

And then there are many other groups which also tried
to win the heart of an audience, among them: “Teatrul Tu-

" "o

dor Musatescu”,“Teatrul Nostru”, “Teatrul Sarindar”, ,Modem?*,
,Fantazio", ,Teatrul Sarindar", “Teatrul Savoy*, ,Rio" “Tea-
trul Atlantic”, “Teatrul Colorado” and, finally, the renowned
“Gradina Carabus”, home to the famous comedian Constan-
tin Tanase, and equipped with the largest outdoor stage in
Bucharest. However, others faced a more tragic end, as for
example the manager of “Teatrul Alhambra“, who commit-
ted suicide out of despair over his bankruptcy. Sometimes,
as anyone reading this might know, one can lose everything
due to bad management of a theatrical enterprise.

Right after WWII, between 1945 and 1948, many private
companies flourished, but the commmunist party shut them
down at once. This coincided with the instauration of com-
munism, as it led to the nationalization of private companies.
Some of the actors thus decided to join state theatres, start-
ing in 1946. (On that note, we could see history repeating
itself in 2020, when lots of independent actors left the tiny
stages to get a monthly salary at a state or national theatre
in order to survive financially during the pandemic - but
this is another story.) Since Lenin notoriously claimed that
"cultural values are reasons of nationalization”, all private
independent theatres were closed for the next 42 years until
the regime collapsed during the Romanian Revolution in
December of 1989.

The first Romanian independent group after 1989 was
“Teatrul Levant”, established in 1990 by well-known Ro-
manian actress Valeria Seciu. In the following years, many
more followed: “Trupa pe Butoaie”, led by director Victor loan
Frunza, in 1992, “Teatrul LUNI" from “Green Hours Pub” in



1997 and "Teatrul ACT" as well as “Te-
atrul Inexistent” in 1998. In 1999, Chris
Simion established ,Compania de Tea-

tru D'aya”. In 2003, Cristi Nedea started

“Teatrul Imposibil”, Nicu Mihoc started F E S T I v A L S L I T S C H A U
running “Teatru 74" in Tirgu-Mures in
2004 and Christian Theodor the Pope-
scu compania “777" in Bucuresti. All
of them featured an impressive rep-
ertoire but none of them exist today.
Other theatres that, unfortunately, also
didn't last were: “La Scena”, “Macaz”
and “Teatrul Mignon” from Bucha-
rest, “Teatrul Ararat” from Baia Mare,
“Stage” from Craiova, “Electric Theatre”

from Timisoara and “Lorgean Theatre”,

which was a small theatre located in a
flat, hosting very small events with only
up to 12 people attending each show.
This small flat was also host to a small
theatre festival. There is also another
theatre in Bucharest called “Point”,

but there haven't been any news from
them for the past few years.

There is a saying among European
independent theatres: If a theatrical
group manages to survive more than
1 years, they will last forever. Sadly, in
Romania not that many succeeded,
sometimes because of internal affairs,
other times because they simply and
naturally disbanded, but most of the
time it is because there is no policy in
place to protect these artists and com-
panies. There is no such thing as a law
for independent theatres in Romania.

Nevertheless, the first time the subject

was up for discussion —incredibly or not 13 - 22 a UG UST 2021
- was back in 1913, although nothing L4 L4

really happened. TAGE FUR ZEITGENOSSISCHE THEATERUNTERHALTUNG
Almost a hundred years later, in
2007, Demeter Andras Istvan, still in- MEDERGSTE';LI'!I..E‘I::’:

cumbent state secretary of the Minis- www.hlnundweg.jetzt

try of Culture, worked towards a theatre
law, which would have also included
independent theatres. Sadly, it didn‘t
pass.
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Romanian Independent Theatre Today

In 2013, the first edition of the “Festivalului National de
Teatru Independent” was organized by “Teatrul Godot” in
Bucharest. This was followed by many more festivals across
the country, like the ,Antagon Festival® in Timisoara, ,24h de
Teatru“in Sibiu or ,Undercloud“and ,Fringe" in Bucharest.

In 2016, the Association of Independent Theaters was es-
tablished, which, among others, has the purpose to work on
and make suggestions for a theatre policy. The association
tries to speed up the agenda and make suggestions to the
Ministry of Culture, but the frequent changes in ministers
have resulted in little change for the independent theatre
scene. One important thing to know about Romanian cul-
ture is that in 31 years, since the revolution in 1989, we have
had 32 ministers of culture.

On top of this, in 2015, lon Caramitru, director of the “Na-
tional Theatre lon Luca Caragiale” and president of “UNITER”
(the union of Romanian theatres), addressed young actors
working in the independent scene this way: "These young-
sters who call themselves independent are actually no more
than unemployed artists.” No further comment needed.

Nowadays, most independent theatres in Romania are,
with very few exceptions, commmercial ones. Like it or not,
theatre can be a money maker. Well-known actors from
national or state theatres also roam the independent stag-
es and attract crowds that are willing to pay for expensive
tickets, sometimes even more expensive than your regular
state theatre tickets.

In the following, however, | would like to present a list of
companies who still exist today — more or less — despite their
financial difficulties due to the pandemic:

“Teatrul Fara Frontiere” (Theatre without frontiers) was
set up in 1996 by the actress Mihaela Sirbu. Over the years,
she has managed to stage some of the most important
contemporary plays, mostly translations from English to
Romanian, such as “The shape of things” or “Bash” by Neil
LaButte. With no venue of their own, the shows take place
at ,Act Theatre" and they also tour the country. Furthermore,
the theatre has been host to masterclasses with important
actors and directors from all over the world.

“Teatrul Luni de la Green Hours"” was one of the pioneers
of independent theatre in Bucharest and was the starting
point for many a young theatre artist, from Radu Afrim,

Gianina Carbunariu, Peca Stefan, Ana Margineanu, Florin
Piersic jr. and Ada Milea to many more. Created by Voicu
Radescu in 1997, “Teatrul Luni” had a bumpy ride, from mo-
ments of absolute greatness to barely avoiding dissolution.
This theatre remains in public memory as one of the first
post-communist independent theatres.

“Teatrul Act” was established in 1998 in the basement of
an old building in the very heart of Bucharest by the famous
actor Marcel lures, who wore a constructor's helmet on the
opening day. Alongside theatre directors Mihai Maniutiu and
Alexandru Dabija, Marcel lures wanted to create a theatre
laboratory and stated that he would never again play in a
state theatre. Meanwhile, in 2018, Teatrul ACT became a so-
called “institution of public interest”. The theatre celebrated
20 years of existence by launching a retrospective album
in remembrance of one of the older independent theatres
from Romania.

Established in 1998, the main purpose of ,The Cultur-
al-Humanitarian Foundation Logos Theater" is to host per-
formances, acting and dialect-speech classes that focus on
cultivating a style after the spiritual and artistic principles of
the ancient Greek theatre, of tragedy and comedy - adapted
for our times by Rudolf Steiner, with special emphasis on
experimenting with the validity of these principles today.

“Compania de teatru D'Aya” was founded in 1999 by Chris
Simion-Mercurian, together with world renowned French
writer Pascal Bruckner. In 2008, the company started its own
international theatre festival, “Undercloud”, which still runs
to this day. In 2016, Chris Simion sold her grandma’s house
and bought a space for a new theatre in Calea Grivitei nr.
53.There is a fundraiser at the moment and you can actually
buy a brick for 53 euros. Doing so will contribute to building
the theatre. For more information, go to: www.grivita53.ro

“AUALEU” was started in 2005, initially in a garage and
adjoining courtyard in Timisoara. Since then, it has become
100 % autonomous and independent, both financially and
ideologically. Audleu has played all over, from public spaces
to state penitentiaries, both in Romania and Europe. Aualeu
usually produces one show a year and plays regularly at their
own venue (which is also host to the Scart Loc Lejer restau-
rant and The Museum of Communist Consumer, without any
financial backing and free entrance), with up to 150 perfor-
mances annually. Audleu is a permanent group of 8 actors
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and musicians, who mainly play shows based on their own
scripts. Some of the language they use has caused offence
and they had several run-ins with local authorities. Even so,
Aualeu is a partner in two major projects of “Timisoara Eu-
ropean Capital of Culture 2023", “Lumina” and “Theatre as
Resistance”.

The “Apropo Theater” is one of the two essential projects
of the “Teatrul.Ro Association”, a cultural organization found-
ed in 2006 alongside “The Bucharest Fringe Festival - The
Independent Theater Marathon”. Nowadays, the theatre is
based in the business neighbourhood of “Pipera”, being the
only cultural and independent alternative which puts the
goal of decentralization of cultural life — as per the cultural
strategy of the city of Bucharest — into practice.

“BIS Teatru” have been around in Sibiu since 2009, stag-
ing performances in the backyard of a house owned by the
founder of the group, Bogdan Saratean. Starting in 2011, they
have been organizing theatre marathons, so-called “25 DE
ORE DE TEATRU NON-STOP" ( 25 Hours of Non Stop Theater).
In 2015, they also started a community project called , Tea-
trul din Cartier” (Theatre from the neighbourhood).This small
company is one of the few in this country to have their own
permanent ensemble, repertoire and space.

“Unteatru” started in an old house in 2010 and moved to
a bigger space with an adjacent bar a few years later. What
do they say about themselves? "The specific element that
makes our project special is that we do not betray: “unteatru”
is not commercial. "unteatru” is only the framework which
we use to present cultural products to an audience. We are a
host theatre that wants to promote and increase the visibility
of young artists.”

The actor George Remes opened the gates of “Godot
Cafe Theater” in 2010. When it had to close in 2018, because
of the building’s high seismic risk, it had become one of the
most successful independent theatres in Bucharest. More
than 300 actors used to play at Godot as years went by, on
the basis of 15 shows per week in a hall with 150 seats (with
tables). In 2015, Godot sold more tickets than most state the-
atres in Bucharest. Hilarious, interesting and funny at the
same time, isn‘t it? Today, the theatre is due to reopen at a
bigger location.

“Teatrul de Artad Bucuresti” is a company established in
2010, 100 % independent. In 2012, the team set up its own

theatre hall in a former barn in Bucharest. "The Art Theater
Bucharest” has its own programme, hosting theatre festivals
while they also offer personal development workshops which
are based on theatrical techniques and practices.

“Center of Educational Theatre Replika” consists of a
group of artists specializing in theatre for teenagers (Mihae-
la Michailov, Radu Apostol, Mihaela Radescu, Viorel Cojanu,
Gabi Albu) and was founded in 2011, with the belief of making
a "theatre of partners that educate one another”. Everything
is based on good vibes of creativity and spontaneity as well
as on the respect for individual and collective contributions.
At "Replika”, the shows are for free and everyone is allowed to
come and see. It is the only educational theatre in Romania
and also the sole one to present public performances by
professionals without any entrance fee. The theatre relies
financially on project-based funding supported through the
“AFCN" (the administration of national cultural fund).

“Teatru FiX" is an independent theatre based in the
center of lasi and established in 2012. In November 2017, they
moved into a former factory and planned to build a contem-
porary art center. Two years later, in November 2019, “Teatru
FiX" closed its doors due to various reasons. Nowadays, they
have all their hopes set on reopening soon.

“Reactor de creatie si experiment” from Cluj, established
in 2014, supports young artists with their programme “Fresh
Start”. Their main focus, however, is on contemporary drama-
turgy with their programme “Drama 5", but also on audience
development through “Teen Spirit”, a platform for young-
sters. Another important element is “Mini Reactor”, which
presents shows, workshops and other activities for young-

|

sters. And “Reactor Social” is a platform that bears a name
that makes it easy to understand what it is all about.

JArte dell’Anima Association” promotes theatre, music
and visual arts. In 2015, they set up a small theatre school,
where actors interact with young people on the basis of the-
atrical games. Nowadays, they play more than 12 shows a
year and make their space available to other productions
by young actors as well as to different kinds of conferences,
masterclasses, exhibitions and workshops.

“Teatrul Apollo 111" opened in 2016, with an ambitious
programme consisting of theatre shows directed by film di-
rectors, such as the likes of Radu Jude (who recently won big
at the Berlinale film festival). The concept behind the theatre



was to play each show for only six weeks. Even though, public
response was not as hoped for in the beginning, they contin-
ued and have since produced some very successful shows,
such as “Medeea’s Boys", directed by Andrei Majeri.

,Elisabeta Theatre" is one of the biggest and most com-
mercially successful theatres from Bucharest, with several
TV stars leading their cast. Frequent and avid theatre visitors
do not really attend their shows, but, still, most of the time
tickets are sold out.

Last but not least, there are some new companies, which
are just starting out. Among them are ,Founded" by Andrei
Ursu and the “Basca” theatre in Timisoara, with the latter
only having staged a few shows so far, even though they al-
ready have an audience of their own in the Fabric neighbour-

hood. The same goes for “Teatrul Nou” (The New Theatre),

based in Bucharest and set up by young actors just before
the pandemic, as well as “Giuvlipen”, which is a new project
that focuses on Romani culture.

Of course, there is much to be added to this condensed
history of Romanian independent theatre, which offers just
a glimpse of this ephemeral phenomenon. It is also needless
to say that all these companies had their ups and downs,
won prizes and went on tour, played before a full house or
only in front of two people. However, most of them are still
struggling to keep their doors open and remain efficiently
and permanently neglected by the state, even while they

enjoy the support of a loyal audience.

Ovidiu Mihaita

Aualeu Circus Mundi show, 2020 in-Timisoara

© Andreea Eva Herczegh
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Meine Wohnung war
SO sauber wie noch nie

Im Gesprach mit Elke Hartmann

und Brigitte Mullauer

|G-Fachreferentin Julia Kronenberg im Gesprach mit der
Regisseurin und Schauspielerin Elke Hartmann und der
Psychotherapeutin Brigitte Mullauer Uber Klunstler*in-Sein
in Zeiten von Corona, wie viel wir aus dieser Krise lernen
und was wir am besten gleich wieder verlernen, Schubla-
den-Produktionen und schlechte Aussichten auf die nachs-
ten Jahre.

JK: Wollt ihr euch kurz selbst vorstellen?

EH: Ich arbeite seit langer Zeit am Theater, als Schauspie-
lerin seit 30 Jahren, als Regisseurin seit ca. 12 Jahren und
seit 2018 bin ich in der klnstlerischen Leitung von Theater
praesent in Innsbruck. Ich bin also sowohl Dienstnehmerin

als auch Dienstgeberin.

BM: Ich habe in Wien im 4. Bezirk eine Gemeinschaftspra-
xis mit einigen Kolleg*innen. Ich habe die personzentrierte
Psychotherapieausbildung gemacht und arbeite seit 2004
mit Jugendlichen, Erwachsenen und alteren Menschen,

darunter sind auch ein paar Kunstler*innen.

JK: Elke, wie stark warst du als Kunstlerin bisher von der
Corona-Krise betroffen?

EH: Finanziell bisher wenig, muss ich hier fairerweise sa-
gen. Es wurden zwar einige Projekte auf unbestimmte Zeit
verschoben, aber das wurde mir zum grof3en Teil vom KSVF
COVID-19 Fond ausgeglichen. In der letzten Saison habe ich
insgesamt allerdings nur sechs Vorstellungen gespielt. Bei
meinen Projekten als Regisseurin war das schon anders.
Meine letzte Arbeit, die zur AuffUhrung kam, war am 6. Marz
2020 am Tiroler Landestheater, da haben wir nur die Pre-
miere gespielt, den Rest leider nicht mehr. Dass die nachste
Saison schwierig wird, ist aber jetzt schon klar. Ich weif3 zum
Beispiel, dass ich am Landestheater, welches meine groite
Einnahmequelle ist, nachstes Jahr kein Engagement haben
werde. Sollte meine Produktion sogar auf 2022/23 verscho-
ben werden, werde ich auch Ubernachste Saison keines

haben. Wir haben natlrlich aber den Vorteil, dass wir uns
an unserem kleinen Theater selbst ein paar Jobs verschaf-
fen und eigene Projekte umsetzen kdnnen. Ich beflurchte
trotzdem, dass die Kulturbudgets gerade fur die freie Szene
in den nachsten Jahren nicht wachsen, sondern eher sogar
kleiner werden. Die Nachwirkungen der Pandemie werden
KUnstler*innen sicher noch einige Jahre spuren.

JK: Wahrend die Kunstler*innen von Ausfallen betroffen
sind, sollte man meinen, fur die Branche der Therapeutin ist
in der Krise durchaus mehr zu tun. Stimmt das so, Brigitte?

BM: Ja, es gab Zeiten, wo es sehr viele Anfragen gab, inzwi-
schen gab es aber wieder einen Einbruch. Viele Menschen
haben einfach kein Geld mehr und die Krankenkassen ein
sehr geringes Kontingent. Die Osterreichische Gesundheits-
kasse stellt mir drei Kassenplatze zur Verfligung, die sind
schnell mal weg. Die SVS und BVA haben zwar ein gro3zUu-
gigeres Kontingent, die meisten Personen sind allerdings
bei der OGK versichert. Insofern ist es fur die Menschen sehr
teuer, denn nur ein sehr geringer Teil wird refundiert, bei
der OGK sind das 28 Euro.

JK: Beobachtest du, dass die psychischen Krankheitsver-
laufe seit Corona sich verschlimmert haben?

BM: Ich dachte mir auch, dass das so sein wird, aber inter-
essanterweise war das nicht bei allen Patient*innen so und
sogar bei den meisten nicht. Gerade bei Angstpatient*innen
waren die Auswirkungen am Anfang eher gering. Sie muss-
ten nicht mehr hinaus, niemand hat das mehr von ihnen
verlangt, dadurch ging es ihnen sogar anfangs besser. Pati-
ent*innen, die an Depressionen litten, waren nicht mehr al-
leine in ihrem Sein. Auf einmal erging es allen Menschen so
wie ihnen und man musste nicht funktionieren. Am Anfang
war das fur viele meiner Patient*innen sogar eine ziemli-
che Entlastung. Allerdings hat sich das inzwischen geandert
und ich nehme wieder vermehrt depressive Zustande und
Angste bei meinen Patient*innen wahr.



Elke Hartmann
© Martina Jaider

JK: Viele Kunstler*innen, gerade Darsteller*in-
nen waren im letzten Jahr mit Vertragsauflosun-
gen und somit relevanten Einnahmeausfallen
konfrontiert. Es gab UnterstlUtzungsfonds, die
mal besser, mal schlechter gegriffen haben. Wie
geht man damit am besten um?

BM: Das kommt naturlich individuell auf die Per-
son an. Ich denke am besten hilft einem, sich
selbst bewusst zu machen, dass es sich um eine
Pandemie, eigentlich eine Naturkatastrophe
handelt und dass auBBere Gegebenheiten der
Grund sind. So kann man sich davon ein wenig
distanzieren und das von sich selbst trennen. Es
sagt grundsatzlich sehr wenig Uber eine*n selbst
aus, was im Moment vor sich geht. Es ist zum
Beispiel nachgewiesen, dass Traumata, die sich
auf Naturkatastrophen beziehen, besser verar-
beitet werden kdonnen als persénliche. Jede*r ist
betroffen. Wenn man sich das immer wieder vor
Augen fuhrt, kann man vielleicht besser damit
umgehen. Ein fertiges Rezept gibt es da aber
leider nicht. In meiner Praxis stelle ich mich auf
mein jeweiliges GegenuUber ein und versuche
mit den Klient*innen gemeinsam herauszufin-
den, was in dieser schwierigen Situation hilfreich
sein kénnte.

JK: Elke, warst du als Klnstlerin mit Vertrags-
auflésungen oder Verschiebungen konfrontiert?
Wie viele Inszenierungen hast du ,fur die Schub-
lade" produziert, sprich, wo du bis jetzt nicht
weif3t, ob sie jemals gesehen werden?

EH: Ich habe zum Gluck keine negativen Erfah-
rungen mit Vertragsauflosungen an anderen
Theatern gemacht, weil mich das nicht betroffen
hat. Die Projekte, die verschoben wurden, wa-
ren hauptsachlich eigene Projekte von Theater
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praesent. Die meisten davon werden aber wohl nicht mehr
stattfinden. Ich arbeite gerade an der funften Produktion,
bei der ich nicht weif3, ob sie je gesehen werden wird. Das
ist natUrlich furchtbar. Ich fuhle mich seit einem Jahr wie in
einer geschutzten Werkstatte. Eine Produktion war dabei
in einem Sex-positiv-Club geplant, mit der Intention ganz
nah am Publikum zu sein - schlechte Idee inzwischen,
nicht? Und ein anderes Stuck hatte Uber den ersten Lock-
down sein sollen, aber das will doch inzwischen auch kein
Mensch mehr sehen. Wir haben aber trotzdem alle Vertra-
ge der Kunstler*innen voll ausbezahlt, obwohl wir keine
einzige Vorstellung spielen konnten. Bei einer Produktion,
die verschoben wurde, musste ich auch als Schauspielerin
einspringen, weil die urspringliche Schauspielerin zu dem
Zeitpunkt nicht mehr verfUgbar war. Weil wir aber schon
alle Vertrage eingehalten und die Kunstler*innen voll aus-
bezahlt hatten, konnte es sich unser Theater nicht mehr
leisten, auch noch mich voll zu bezahlen. Somit habe ich
die ganze Produktion mit 12 AuffUhrungen fur insgesamt

300 Euro gespielt.

JK: Brigitte, was macht das mit der Psyche, wenn standig

Jobs, mit denen gerechnet wurde, abgesagt werden? Ist

es in dieser Situation Uberhaupt moglich, die ungewollte
Freizeit auch richtig zu nutzen?

BM: Es ist sehr individuell, wie jede*r damit umgeht und es
geht mit den eigenen Umstanden einher. Auf einmal hat
man unfreiwillig viel Freizeit und bekommt auch noch aller-
lei Tipps, wie man am besten damit umgehen soll. Die einen
kriegen Zustande, wenn man vom Spazierengehen spricht
und machen dann lieber in ihrer Freizeit Online-Kurse oder
lieber einfach gar nichts.

Naturlich kommt es durch diese standige Belastung oft
zu Depressionen. Das ist auch ein chemischer Vorgang im
Gehirn: Durch die standigen Frustrationen werden im Ge-
hirn verschiedene Botenstoffe ausgeschuttet oder zu wenig
produziert, selbst bei hierflr nicht anfalligen Menschen. Der
Rat ,Schau, dass du hinauskommst*, ist aber dann einfach
oft kontraproduktiv und ein GroBteil der Menschen, die an
Depressionen leiden — zumindest die, die ich kenne - ob
aufgrund von Corona oder nicht, bei denen funktionieren
diese gut gemeinten Tipps Uberhaupt nicht. Die sind schon
froh, wenn sie Uberhaupt aus dem Bett kommmen.

Etwas, bei dem ich das Gefuhl habe, dass es eher funkti-
oniert, ist das Erlauben. Erlauben, dass es einer*m schlecht
geht, anstatt sofort wieder arbeitsfahig werden zu mussen.
Kein ,gegen die eigenen Gefuhle Arbeiten”, sondern viel
mehr ein Zulassen. Am meisten hilft den Menschen, mit
ihnen zu sein und ihren aktuellen Zustand zu respektieren
und zu achten.

JK: Elke, hattest du viel Freizeit im letzten Jahr? Wie bist du
damit umgegangen?

EH: Anfangs hatte ich einfach gro3e Angst, dass ich es nicht
ertragen werde, zuhause zu bleiben. Die Gewdhnung kam
aber schnell. Ich war dann in einem konstanten Schwebe-
zustand, wo immer alles gleich war. Jeden Tag zur selben
Uhrzeit Yoga, jeden Tag etwas kochen und meine Wohnung
war so sauber wie noch nie. Ich war in einem komischen Zu-
stand, der irgendwie auch vollig in Ordnung war. Als danach
der Lebensstrudel wieder losgegangen ist mit den norma-
len Anforderungen, Terminen, Entscheidungen, habe ich
mich dabei ertappt, zu denken, dass ein kleiner Lockdown

auch wieder ganz schon ware.

JK: Brigitte, Stichwort Struktur... wie geht man mit diesen

Leerlaufen im Leben um?

BM: Das hat Elke schon gut fur sich geldst. Problematisch
ist es, wenn jeder Tag zum Sonntag wird: Wenn es keinen
Unterschied mehr gibt, aufBer man kocht etwas anderes. Ich



wurde empfehlen, nicht in den Tag hinein zu schlafen, son-
dern sich einen Rhythmus, eine Struktur zu schaffen, sich
einen Stundenplan zurechtlegen. Und das machen, worauf
man Lust hat. Sich Uberlegen, was eine*n starkt: sich etwas
Gutes kochen, wenn man das gerne macht. Sich selbst aber
nicht Hobbys aufzwingen, die eine*n nicht interessieren. Ich
zum Beispiel tanze jeden Dienstag abends via Zoom bei ei-
nem Online-Kurs, den meine Tochter gestaltet. Es ist etwas
seltsam, denn man tanzt alleine einen Paartanz, aber es tut
einfach gut, es macht Spal3 und mir geht es danach immer
viel besser.

JK: Elke, hast du einen Unterschied wahrgenommen, wie
KUnstler*innen im festen Engagement und jene aus der
freien Szene mit der aktuellen Situation umgehen?

EH: Mein Eindruck ist, dass Frustration und psychische Be-
lastung sehr unterschiedlich gelagert sind. Schauspieler*in-
nen der freien Szene bangen um ihre finanzielle Existenz.
Dementsprechend froh sind sie, wenn dann doch ein Job
reinkommt und sie nach Monaten wieder arbeiten durfen.
Ich habe die Spieler*innen der freien Szene deswegen noch
motivierter als sonst erlebt. Bist du in einem festen Engage-
ment, sieht die Sache anders aus. Dein Geldleben ist zwar
durch Kurzarbeit gesichert, aber die Leute dort probten ein
Jahr lang ohne etwas prasentieren zu kdnnen. Das ist abso-
lut deprimierend. Naturlich, Luxusprobleme. Aber das fuhlt
sich fur die Betroffenen gar nicht nach Luxus an. Manche
Schauspieler*innen sind dadurch wirklich in eine psychische
Krise gekommen... Da war es teilweise ganz schén schwierig,
sie in eine Probenlaune zu bringen. Das hat naturlich auch
mit den Widrigkeiten zu tun, mit Mund-Nasenschutz proben
zu mussen. Du horst die Sprache nicht so gut, die Stimme
ist nicht da, die Gesichter sind nicht da. Interessanterweise
habe ich von vielen Schauspieler*innen die RUckmeldung
bekommen, dass sie sich —wenn sie dann endlich nach sechs
Wochen bei der Hauptprobe ohne Maske spielen durfen —
auf einmal ganz nackt fuhlten.

JK: Muss ich mich als Kunstler*in gerade jetzt mit der zuneh-
menden Digitalisierung abfinden? Oder darf ich sie boykot-
tieren? Wie finde ich ,meinen Weg" damit?

BM: Ich kann dir darauf nur persdnlich antworten: Ich bin
immer froh, wenn ich in der Praxis sein kann. Allerdings habe
ich vier Klient*innen, die nicht in die Praxis kommen, weil sie
sich zu sehr vor einer Covid-Erkrankung fUrchten. Da bin ich
dann selbstverstandlich digital. Am Anfang war das Ganze
auch fur mich unglaublich stressig und ich war nach einer
Stunde immer komplett erschdpft. Es ist einfach eine andere

Kommunikation, es fehlt die Korpersprache, die Ausstrah-
lung. Ich weif3 nicht, ob man das auf Theater umlegen kann,
aber in der Therapie ist es jedenfalls besser als gar nichts.

EH: Ich habe mir ein paar AuffUhrungen online angesehen,
aber das wenigste davon hat mir gefallen. Ich finde viele
dieser Online-TheaterauffUhrungen sind nur ein Abfilmen
fUr Archivzwecke, wo einfach nur die Kamera draufgehalten
wird. Eine schone Inszenierung war jedoch werther.live, das
war eben auch eigens dafur gemacht, ein inszenierter Bild-
schirm, der da stattgefunden hat. Das hat wirklich Spal3 ge-
macht, ich wurde bei der Inszenierung Uberrascht und war
selbst verwundert, dass es mich beruhrt. Wir selbst arbeiten
jetzt an einer filmischen Produktion. Aber die ist eben eigens
flr dieses Format gemacht.

JK: Brigitte, wie kann die Uberlegung einen Plan B zu ver-
wirklichen nicht als Scheitern betrachtet werden?

BM: Das Gefuhl des Scheiterns kommt so oder so standig
vor. Elke und ich haben zusammen die Schauspielschule
Krauss absolviert und ich hatte naturlich auch das Gefuhl des
Scheiterns, als ich aufgehdrt habe zu spielen. Aber Scheitern
ist so ein groRRes Wort. Vielleicht ist es wichtig, das in Relation
zu dem zu bringen, was sonst noch wichtig ist in der Welt
und seine Werte dahingehend zu hinterfragen. Vielleicht
auch wieder so, dass man sich bewusst macht, dass wir in
einer Pandemie sind. Da kann niemand was dafur. Das heif3t
also man selbst ist nicht gescheitert. Und auch da hilft Acht-
samkeit fur sich selbst, die Auseinandersetzung damit und
das Zulassen von Gefuhlen. Es auszuhalten, dass ich mich
gerade gescheitert fUhle, denn dieses Gefuhl wird auch wie-
der vergehen. Falls sich die Depression aber halt, oder auch
Angste, ist es sicher gut, sich professionelle Hilfe zu holen.
Bei Psychotherapeut*innen und auch bei Psychiater*innen,
wenn man Medikamente braucht.

EH: Das mit dem Scheitern geht wirklich in jeder Liga. Wenn
es mir gut geht, klingt das in meinen Ohren total toll: Ich bin
Regisseurin, Schauspielerin und in der Leitung eines Thea-
ters. Wenn es mir aber schlecht geht, denke ich mir: Bravo,
ich bin im Pimperltheater angekommen, das zu wenig Geld
hat, um wirklich vorzukommen, und bin schon dankbar,
wenn ich mal in einem gréBeren Theater inszenieren darf.
In unserem Beruf kannst du dich immer gescheitert fuh-
len. Wenn du dauernd an mittelgrof3en Hausern inszenierst,
kannst du dir denken: Wieso inszeniere ich jetzt nicht an der
Burg? Dann bist du auch gescheitert. Jede*r Schauspieler*in
im Ensemble fuhlt sich auf eine Art gescheitert, weil der oder
die andere die Hauptrolle spielt. Als Hauptrolle fUhlt man
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sich sowieso auch immer gescheitert. Scheitern und Erfolg,
beides sehr subjektiv.

JK: Brigitte, beobachtest du auch eine gewisse Art von
Angst vor den angekundigten Offnungsschritten und dem
Ende des Lockdowns? SchlieBlich bewegen wir uns seit
Uber einem Jahr in selbst auferlegten Strukturen und auf
einmal kommmt bald das AuBen wieder in unser Leben. Wie
stellt man sich da wieder um?

BM: Ich denke, dass diese Angst total normal ist. Seit ei-
nem Jahr hat man sich auf etwas vollig anderes eingestellt,
wir sind nun einmal Gewohnheitstiere und jetzt braucht es
einfach wieder eine Umgewohnung. Wichtig ist, dass man
sich auch hier wieder nicht verurteilt, dass man Angst hat.
Man kann eh nicht anders, als dass man sich dem wieder
stellt und die Angst und die Befurchtungen wieder ertragt
und zuordnet. Es hilft ja schon viel, wenn man weif3, woher
man diese Angst hat und wo sie hingehort, sodass man sich
nicht so ausgeliefert fuhlt. Und dass man sich nicht selber
dafUr verurteilt, so zu reagieren oder solche Angste zu ha-
ben, denn das ist etwas Gesundes und Selbstverstandliches.
Es ware eher seltsam, wenn man nicht so reagieren wurde
und das nichts mit einem machen wurde. Da wurde ich mir
sogar mehr Sorgen um jemanden machen.

Eines ist mir noch wichtig zu sagen, weil ich das gera-
de in der Praxis sehr erlebe: Psychopharmaka. Die meisten
Menschen haben Angst vor Psychopharmaka und lehnen
sie total ab, weil sie glauben, dass das die Psyche verandert
und manipuliert und man ein komplett anderer Mensch

wird. Aber allen, die ich kenne und die sich lange geweigert

haben, Psychopharmaka zu nehmen und sie dann doch ge-
nommen haben, ging es anschlieBend besser. Wenn es also
nicht mehr geht, wirklich nicht mehr geht und man sich
traut, es zu nehmen, dann ist das wirklich eine Hilfe. Wich-
tig ist, dass man zur*zum Psychiater*in geht und es nicht
vom*von der Hausarztin verschreiben lasst.

JK: Gibt es noch etwas, was ihr sagen modchtet, damit wir
positiver aufhéren kdnnen?

EH: Das ist doch eh voll positiv. Es gibt Psychopharmaka.

Elke Hartmann

erhielt ihre Ausbildung zur Schauspielerin und Regisseurin
in Wien. Nach ersten Engagements in der freien Theatersze-
ne war sie 13 Jahre Ensemblemitglied des Schauspielhaus
Salzburg. Seit 2009 ist sie freie Regisseurin und Schauspie-
lerin und seit 2018 in der kunstlerischen Leitung von Theater
praesent in Innsbruck.

Brigitte Mullauer

ist nach mehreren Ausbildungen (Reproduktion- und
Drucktechnik, Schauspielausbildung, Berufsorientierungs-
training) seit 2004 in freier Praxis als Psychotherapeutin in
Wien tatig. Sie arbeitet mit Jugendlichen, Erwachsenen
und alten Menschen sowie lange Jahre in einem Heim der

Bewdhrungshilfe.

Elke Hartmann,
Brigitte Mullauer,
Dafne llhan,
Julia Kronenberg
© JK



BETTER PRACTICE

— Produktionen

digitalen Raum

Drei Produktionen und ihre Kunstler*innen

Uber das Produzieren digitaler Inhalte

Die Pandemie hat nicht nur zu SchlieBungen der Tanz- und
Performanceveranstaltungsorte gefuhrt, sondern auch
KuUnstler*innen vor die Entscheidung gestellt, ihre Projek-
te abzusagen, zu verschieben oder in die Online-Kultur zu
Ubersetzen. Im Folgenden haben wir drei KUnstler*innen zu
ihren Beweggrunden befragt, warum sie sich fur ein Produ-
zieren im digitalen und virtuellen Raum entschieden haben
und ob sie darin auch eine Zukunft sehen. Die Choreogra-
fin, Autorin und Arztin Kdthe Kopf hat dabei zusammen
mit der bildenden Kunstlerin Lena Kiss auf der Website
www.draussenbeideninnereien.com performative Annahe-
rungsversuche an die Leib-Seele-Verstrickung versammelt,
indem sie einen virtuellen Denk- und Bewegungsraum
aus Sprachkunst und Bildender Kunst, Musik und Licht
geschaffen hat. Simon Mayer hat mit seinen bereits zuvor
gesammelten Erfahrungen beim Dreh von Musikvideos fur
brut Wien das Musik- und Performancevideo Strong Man
geschaffen und verweist im Gesprach auf die Vorteile des
Online-Mediums, wenn es um mehr Beteiligung in Work-
shops und um PublikumserschlieBung geht. Und Christa
Hassfurther fUhrt im Zusammenhang ihrer Produktion TO-
SENDE STILLE | - Die Frauen bleiben ungehért und Beetho-
ven ist taub aus, was fur Herausforderungen und Chancen
im Zusammenhang mit den technischen Aspekten beim

digitalen Produzieren entstehen.

Tag

DrauBen bei den Innereien

© Kiss & Lethen

KATHE KOPF

1. War die Produktion fur den digitalen Raum konzipiert
oder musste sie wegen Covid adaptiert werden? Wenn
nicht adaptiert wurde, was waren die Beweggrunde, fur
den digitalen Raum zu produzieren?

Die Produktion ,Korper & Seele, oder: DrauBBen bei den Inne-
reien” war urspringlich nicht fur den digitalen Raum konzi-
piert. Aufgrund von Covid haben wir das Konzept adaptiert.
Wichtig war mir und uns als Team dabei, dass wir keine
,Notldésung"”, sondern eine eigenstandige Arbeit entwickeln,
die losgeldst vom haptischen Bihnenraum ihre Berechti-
gung hat. So ist ein Glossar aus 16 Annaherungsversuchen
an die Seele und ihren Korper entstanden — 16 Kurzfilme,
die als einzelne AuBerungen fur sich stehen kénnen, die
aber auch zusammen als ein ,Ganzes" funktionieren. Ver-
sammelt werden diese Korper-Seelen-Momente auf draus-
senbeideninnereien.com, einer eigens dafur entwickelten
Homepage, die analog zu einem Gedichtband zu begehen
ist. Es ist also méglich, irgendwo ,aufzuschlagen®, sich nur
einigen wenigen Annaherungsversuchen, in welcher Rei-
henfolge auch immer, zu widmen, oder aber du kannst ent-
lang der vorgeschlagenen Reihenfolge weitergehen und dir
so ein ,abendfullendes” Stuck anschauen. Gelangst du auf
die Homepage, findest du unmittelbar unser sogenanntes
,Schemenwesen”, das zum Logo des Projekts geworden ist.
Als BUhnenobjekt aus Stoff kommt es in zweifacher Aus-
fUhrung vor. Auf der Eingangsseite der Homepage tritt das
Schemenwesen im Sinne einer Karte eines anatomischen
Atlas auf. Die verschiedenen Annaherungsversuche liegen
auf dieser wie Organe, ausgewiesen durch Zahlen, die du
anklicken kannst. Klick - und du bist drin. In: Korper. & Seele!

gift 02.2021 | prospekt
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DrauBen bei den Innereien

© Lethen

2. Wie herausfordernd war die technische Umsetzung?
(Die vom BMKOS ausgeschriebene Férderung ,Von der
BuUhne zum Video*, bei der Kunstler*innen geférdert wur-
den, um ihre Produktionen fur den digitalen Raum zu ad-
aptieren, wurde stark nachgefragt. Die IGFT erreichten viele
Nachrichten dazu, weil haufig das nétige Know-How fehlte.)
Die technische Umsetzung war frei heraus gesagt wirk-
lich sehr herausfordernd. Die Umsetzung fur den digitalen
Raum hat auch bei weitem den zeitlichen Rahmen ge-
sprengt, der fur die urspringliche Umsetzung vorgesehen
war. Ich habe schlussendlich bewusst mit keiner professi-
onellen Filmerin gearbeitet, sondern mit der Person, die
durch ihre Foto-Dokumentation des Arbeitsprozesses schon
mit allem vertraut war. Die Person hat sich auf Basis ihrer
Vorerfahrungen in das Medium Film weiter ,eingefuchst”

und wir haben mit vereinten Kraften seitens Licht, BUhne,
Ton, ... diesen Dreh bewaltigt. Die Dramaturgin hat in der
Filmwoche auch den Ton abgenommen. Das ist beispielhaft
dafur, wie fur jede von uns noch andere Zustandigkeitsbe-
reiche hinzugekommen sind oder wie sich jede Beteiligte
auch mitihrem eigenen Aufgabenbereich auf das Medium
Film eingestellt hat: die Bildende Kunstlerin, die zur Set-De-
signerin wurde; die Lichtdesignerin, die fur jede Einstellung
gefuhlt das halbe Equipment neu positioniert hat. Mit der
Postproduktion mussten wir dann nochmals einen Riesen-
schritt machen, dessen GréBe uns — zum Gluck, wirden wir
fast sagen - erst stuckweise klar wurde. Die Filmerin und
ich haben Seite an Seite gearbeitet und uns immer wieder
Ruckmeldung von den anderen Beteiligten geholt. So ha-
ben wir das am Ende gemeinsam ,hingekriegt”.




3. Welche Vor- und Nachteile hat das Produzieren fur den
digitalen Raum im Vergleich zur Buhne?

Ein Vorteil, den das Produzieren fur den digitalen Raum
hat, ist sicherlich die Méglichkeit der Reichweite. Dieses
Projekt hat mittlerweile viel mehr Leute erreicht als es im
Rahmen einer BUhnenauffihrung der Fall gewesen ware.
Leute haben es gesehen, die den ursprunglich geplan-
ten AuffUhrungsort nicht erreicht hatten, sei es dadurch,
dass sie woanders leben oder normalerweise einfach kei-
ne Theater-Besuchenden sind. Und das ist was Schones.
Der grof3e Nachteil ist naturlich, dass mit dem digitalen
Raum das wegfallt, was Theater im Grunde genommen
ausmacht. Um ein wenig Haptik hinuberzuretten, haben
wir nun auch noch eine gewisse Stuckzahl an haptischen
Einladungen verschickt. Teil der Einladung ist ein Teebeutel,
auf dessen Zettelchen zu lesen ist ,Dein Schlucken ist laut®.
Dieses Zettelchen kommt in Uberdimensionalem Format
als Buhnenobjekt auch in der Arbeit selbst vor. Auf diese
Weise wollten wir den virtuellen Raum in den korperlichen
Raum hineinreichen lassen und umgekehrt. Und ja, wenn
du alleine vor dem Computer sitzt, ohne jegliche sonstige
korperliche Prasenz neben dir, ist dein Schlucken wohl ver-
haltnismafig laut. Fragt sich, ob zu laut und fur wen?

4. Wird die Form der digitalen Fassung beibehalten oder
war es ein einmaliges Experiment und eine Notlésung auf-
grund des Lockdowns?

.Korper & Seele, oder: DrauBBen bei den Innereien* wird
in seiner digitalen Form jedenfalls fortbestehen. Der Ver-
offentlichungszeitraum wurde analog zu der Zeitlichkeit
von Ausstellungsformaten Uber mehrere Monate gewahlt.
Geplant ist, dass die Homepage danach weiterhin auf Nachfra-
ge besucht werden kann. Auch im digitalen Raum unterwegs,

auf verschiedenen Streaming Plattformen zu finden, ist der
Soundtrack zur Arbeit (Release 9.7.2021). Schénes Reinhoren!

SIMON MAYER

1. War die Produktion fur den digitalen Raum konzipiert
oder musste sie wegen Covid adaptiert werden? Wenn
nicht adaptiert wurde, was waren die Beweggrunde, fur
den digitalen Raum zu produzieren?

Der Wunsch, Videoarbeiten oder Filme aus meinen BUh-
nenstucken, Liedern und Kompositionen zu machen, ist
schon sehr lange da. Vor zwei Jahren brachte ich meine
letzten experimentellen Musikvideos in Anlehnung an mei-
ne BUhnenstucke ,Sons of Sissy* und ,SunBengsSitting” bei
Impulstanz zur Premiere. Die Beweggrunde, in Richtung
digitales Format zu gehen, waren dabei die Neugier an einer
Kombination aus Musikvideo in Verbindung mit Tanz und
Performance und die Entdeckung eines neuen Mediums
der Kommunikation mit anderen narrativen Moglichkeiten.
AuBBerdem ist Live-Performance der Verganglichkeit unter-
worfen. Das ist zwar die Magie daran, dennoch wuchs die
Sehnsucht nach einer bestandigen Form, nach einer Mog-
lichkeit, einen Live-Moment mit vielen Menschen zu teilen.
Es war sehr bertuhrend, plétzlich von Menschen Uberall auf
der Welt Ruckmeldungen zu meinen Videos zu bekommen.
Menschen, die ich trotz der vielen Tourneen im Theater bis-
her nie erreicht hatte, bzw. die auch ganz einfach nicht ins
Theater gehen oder die Moglichkeit nicht haben. Im Zuge
dessen finde ich es faszinierend das Thema Nahe in seiner
Vielfalt zu erforschen. Welche Arten von Nahe zum Publi-
kum man live oder mittels Kamera erzeugen kann.

Die Umstellung durch die Pandemie und die Auswirkun-
gen auf Nahe und Intimitat durch social distancing waren
daher sehr leicht mit meinen Interessen zu verbinden. Wah-
rend der ersten Quarantane purzelten gleich zwei Auftrage
auf mich zu, die sehr willkommene Moglichkeiten boten,
sich dem digitalen Raum und diesen Themen zu widmen:
Im Auftrag von Impulstanz und in Zusammenarbeit mit

Links:
Damencasting

mit Beethoven
c.hassfurther

© atelierdemontage

Rechts:
Schnittplatz
© c.hassfurther
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dem Rabenhof Theater und W24/,abgesagt, angesagt®,
schrieb ich den Corona-Song ,,Dunkler Schatz, woraus ein
Performancevideo entstand; und der Song ,Strong Man*,
den ich schon viele Jahre zuvor geschrieben hatte, fand
durch die Einladung von brut Wien seinen Weg in die Vi-
deoform.

2. Wie herausfordernd war die technische Umsetzung?
(Die vom BMKOS ausgeschriebene Férderung ,Von der
BUhne zum Video", bei der Kunstler*innen gefordert wur-
den, um ihre Produktionen fur den digitalen Raum zu ad-
aptieren, wurde stark nachgefragt. Die IGFT erreichten viele
Nachrichten dazu, weil haufig das nétige Know-How fehlte.)
Uiuiui.... da ich mich naturlich auf Grund meines Perfekti-
onismus in eine Produktion hineingeritten hatte, die weit
Uber dem Budget lag, stand ich mit meiner Handykamera,
welche ich mit Gaffa-Tape auf einen Mikrofonstander ge-
klebt hatte, vor einer dreckig weiBen Arbeitsplatzwand und
hab stundenlang versucht im Rahmen zu bleiben.

Nach einiger Verzweiflung bat ich doch den groBartigen
Pascal Holper (meinen Sounddesigner) um Hilfe. Der stand
mir dann glucklicherweise mit seiner Expertise, was Video,
Schnitt, Kamera und Dramaturgie betrifft, zur Seite. Da ging
es gleich viel leichter. Auch Kilian Immervoll (Schnitt, Edi-
ting) und Franz Standhartiner (Fotos) mochte ich hier dan-
kend erwahnen. Die haben mich echt gerettet mit ihrem
spontanen und auf3erst professionellen Einsatz.

3. Welche Vor- und Nachteile hat das Produzieren fur den
digitalen Raum im Vergleich zur Buhne?

Ich habe den Eindruck, dass der digitale Raum eine span-
nende Auseinandersetzung mit sich bringt, wenn es darum
geht, Moglichkeiten der Verbundenheit und Verbindung
wieder zu entdecken. Sichtbare, physische und unsicht-
bare Verbindungen. Es macht naturlich einen Riesen-Un-
terschied, ein physisches Publikum vor mir zu haben oder
nur ein schwarzes Kasterl mit einem Kameraauge. Das ist
anfangs etwas ernlchternd. Als ich dann aber begann in
den digitalen Raum wirklich einzutauchen und mir all die-
se unsichtbaren Realitaten vorzustellen, war die imaginare
TribUne pldtzlich vollgestopft mit tobenden Zuseher*innen.
Klingt verruickt, aber so ist der digitale Raum. Neben den
physischen Verbindungen, die man gewohnt ist, wenn man
sich im selben Raum befindet, macht der digitale Raum
auch unsichtbare Verbindungen maoglich bzw. er scharft die
Wahrnehmung dahingehend. Und das ist dann auch bei
Live-Auftritten ein Vorteil.

4. Wird die Form der digitalen Fassung beibehalten oder
war es ein einmaliges Experiment und eine Notlosung auf-
grund des Lockdowns?

Da die Liebe zum digitalen Raum und Video endlich ent-
facht ist und ich mittlerweile auch endlich weil3, wer Ins-
tagram ist, bin ich motiviert diese Beziehung nun ordent-
lich zu pflegen. Weitere Musikvideos sind jetzt schon, nach
dem Revival meiner Band ,Rising Halfmoon* im Juli auf
dem Hear Open Air Andorf, in Planung. Es gibt aber noch
viel zu entdecken und auch bestehende Formate werde ich
weiterhin online halten, da ich die Méglichkeit toll finde,
in Workshops eine echte Vielfalt an Teilnehmer*innen zu
hosten. Ich veranstalte zum Beispiel jeden Freitag einen ,Ec-
static Body Online Dancefloor”. Das taugt den Leuten total,
aus dem Bett heraus zu tanzen. Da geht man gleich ganz
anders in den Tag. Wenn man im eigenen Wohnzimmer
an einem Workshop teilnehmen kann, entsteht bei vielen
Menschen ein Geflhl von Sicherheit. Es ist scheinbar fur
manche so leichter, den ersten Schritt zu wagen, mal etwas
Neues auszuprobieren und sich auf innere Prozesse tiefer
einzulassen. NatUrlich gibt es fur Live-Formate keinen Er-
satz, aber ich sehe es gerade im Workshopbereich als sehr
komplementar an.

CHRISTA HASSFURTHER

1. War die Produktion fur den digitalen Raum konzipiert
oder musste sie wegen Covid adaptiert werden? Wenn
nicht adaptiert wurde, was waren die Beweggrunde, fur
den digitalen Raum zu produzieren?

Das Projekt TOSENDE STILLE | — Die Frauen bleiben un-
gehodrt und Beethoven ist taub war als Theater-Produkti-
on anlasslich des Beethovenjahrs in groBer musikalischer
Besetzung mit Chor und Orchester geplant gewesen.
Nach dem ersten Lockdown schrumpfte es dann auf ein
Stuck mit vier Darsteller*innen zusammen. Als der zweite
Lockdown im November kam, schien es, als sei nun das
vollige Aus gekommen. Nach der Schockstarre dann der
Entschluss, wir verwandeln das Theaterstuck in ein digita-
les Projekt. Wir wollten die Chance des Experiments nUt-
zen, wir wollten sichtbar bleiben, uns von der Situation
nicht unterkriegen lassen. Wir wollten arbeiten und dabei
Neues entdecken. Es sollte damit jedoch kein abgefilm-
tes Theaterstlck werden, aber es sollte auch kein Film im
herkdmmlichen Sinn sein — das Theater sollte weiterhin
spUrbar bleiben.



Strong Man

Strong Man

© Simon Mayer
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2. Wie herausfordernd war die technische Umsetzung?
(Die vom BMKOS ausgeschriebene Férderung ,Von der
BUhne zum Video*, bei der Kunstler*innen geférdert wur-
den, um ihre Produktionen fur den digitalen Raum zu ad-
aptieren, wurde stark nachgefragt. Die IGFT erreichten viele
Nachrichten dazu, weil haufig das ndtige Know-How fehlte.)
Die Herausforderungen waren immens. Zwar arbeiten wir
seit Jahren mit Nicole Baier, einer versierten VideokUnstlerin
zusammen, die sehr bald eine klare Vorstellung davon hatte,
in welche Richtung sich das Projekt asthetisch entwickeln
kdnnte, aber die konkrete Arbeit einer filmischen Bildge-
staltung, die sich die Montage zunutze macht und mit
den Moglichkeiten des Greenscreens spielt, verlangte vom
Team der Darsteller*innen und mir als Regisseurin ein vol-
liges Umdenken. In unserem Fall sind eine Reihe von Bild-
ideen und ihre Erweiterungen erst wahrend der Aufnahmen
Stuck fur Stuck hinzugekommen. Da mussen wir, was die
Vorbereitung fur ahnliche zukUnftige Projekte anlangt, noch
eine Menge lernen.

Eine weitere Schwierigkeit war, darauf zu vertrauen,
dass, noch mehr als im Theater, manchmal Bilder alleine
reichen, um eine Geschichte zu erzahlen. Es galt, Details von
Objekten aufzunehmen, kleine Aktionen in Nahaufnahme
zu finden, die spater in der Postproduktion als Zwischen-
schnitte hilfreich sind und eine Szene reicher machen kon-
nen, es erleichtern, Ubergadnge zu schaffen. Mir persénlich
fehlte das Wissen, was alles die Kunst der Montage leisten
kann.

Die nachste Herausforderung war der Ummgang mit der
Technik. Aufgrund der knappen finanziellen Mittel mussten
wir sowohl personell als auch ausstattungsmafig besonders
sparsam sein. Das heif3t, es fehlten uns erfahrene Fachleute
und technisches Equipment, wie zum Beispiel Ansteckmi-
krophone. In der Postproduktion musste dann umso mehr
am Ton gearbeitet werden. Auch das Fehlen gentgender
Monitore — nur die Kamerafrau hatte einen — hatte zur Folge,
dass weder ich als Regisseurin noch der Tontechniker, der
mit Angel und Richtmikrophon arbeitete, Uber ein stérungs-
freies Bild die Kontrolle hatten, geschweige denn, dass ich
in die Bildgestaltung hatte eingreifen kbnnen. Wir hatten
auch nicht genugend groBe SSD-Festplatten, um die ge-
samte Datenmenge auf einer Festplatte speichern zu kon-
nen. Immer wieder kam es im Verlauf der Postproduktion zu

Verzégerungen, weil die verschiedenen Programme, obwohl

im Handbuch als kompatibel ausgewiesen, dann doch nicht
miteinander korrespondierten.

3. Welche Vor- und Nachteile hat das Produzieren fur den
digitalen Raum im Vergleich zur BUhne?

Durch diese Erfahrungen ist uns sehr deutlich vor Augen
gefuhrt worden, dass wir noch sehr viel zu lernen haben,
wenn wir uns weiterhin im digitalen Raum kunstlerisch
bewegen wollen. Es wird auch notwendig sein, entweder
weitere Fachleute, insbesondere im Bereich des Tons und
der Lichtsetzung, hinzuzuziehen oder hier unsere Kompe-
tenzen zu erweitern. Und schlieBlich bedarf es einer zusatzli-
chen technischen Ausstattung, wie sie einem freien Theater
zur Zeit wohl kaum zur VerflUgung steht. Die technischen
Moglichkeiten, wie sie bereits jetzt die institutionalisierten
Theater zur VerfUgung haben, wird ein freies Theater nie
haben. Umso mehr mUssen wir zwar unsere eigenen Wege
und Nischen finden, digital neue Spuren zu legen, aber eine
Grundausstattung sollte jeder Kulturinitiative zur VerflUgung
stehen. Vielleicht lasst sich das regional in einem Pool or-
ganisieren.

Dennoch finden wir es spannend, auch fur den digitalen
Raum zu produzieren. Das erschlief3t uns neue Zuschau-
er*innenschichten, erndéht unsere Reichweite und lasst uns
mit neuen Formen experimentieren. Auch die Moglichkeit,
unmittelbar nach einer gestreamten Performance mit Zu-
schauer*innen in ein Gesprach zu kommen, Feedback zu
erhalten, erhoht die Bindung zu unserem Publikum.

4. Wird die Form der digitalen Fassung beibehalten oder
war es ein einmaliges Experiment und eine Notlésung auf-
grund des Lockdowns?

Wir sind ein Theater. Wir wollen auch weiterhin zuallererst
den unmittelbaren Austausch mit unserem Publikum, das
prasent ist. Trotzdem stellt der digitale Raum eine Erweite-
rung dar, den wir in der Prasenz der AuffiUhrung zukunftig
ausloten wollen. Eine digitale Fassung von vornherein zu
planen, und daflr eine besondere Asthetik zu finden, stellt
aber eine schdne Herausforderung dar. Deshalb haben wir
bereits fUr ein nachstes Projekt bei der Bundesférderung
Von der Buhne zum Video" eingereicht. Wir médchten unse-
ren Probenraum so ausstatten, dass er als Aufnahmestudio
nutzbar wird und auch anderen Kunstler*innengruppen zur

VerfUgung stehen kann.



Modellregion
Vorarlberg”

— Erfahrungen der
Offnungspioniere

Plotzlich richteten sich alle Augen auf den Zipfel
am Landesende: Mit 15. Marz durfte Vorarlberg
als erstes Bundesland wieder die Pforten 6ffnen.
Unter den bekannten Bedingungen wurde die
Offline-Kultur hochgefahren. Wir haben nach-
gefragt, wie es den Veranstalter*innen ging.

gift: Wie ist die Stimmung im kUlnstlerischen

Team und im Publikum?

Brigitte Walk, Walktanztheater: Die Stim-
mung war und ist super, alle freuen sich sehr,
dass geprobt, gespielt und geschaut werden
kann. Immer voll, alles ausverkauft, groBartige
Ruckmeldungen und sehr viel Presse. Im Pro-
benprozess gab es immer die Unwagbarkeit
(wir haben am 15.3. zu proben begonnen), ob wir
auch wirklich bis zur Premiere am 24.4. werden
weitermachen kédnnen und haben immer auch
eine Streaming-Variante in Erwagung gezogen.
Zudem gab es immer wieder die Furcht, dass ir-
gendwer K1 oder infiziert sein kdnnte, wir haben
sehr auf Testen und Maskentragen gesetzt. Dass
wir zusatzlich eine Gruppe von Amateur*innen
im Darsteller*innenteam hatten, die sich in ei-
nem ungeklarten Status befanden, hat die Sa-
che auch unubersichtlich gemacht. Wir wollten
aber nicht auf sie verzichten. Letztendlich hat
alles aber gut geklappt, auch wenn es hier und

da auch mal sehr knapp wurde.

Heike Kaufmann

© Lukas Hdmmerle
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Augustin Jagg, Theater KOSMOS: Wir
spielen bereits seit 19. Marz wieder und
freuen uns Uber die Neugier und das In-
teresse des Publikums.

Heike Kaufmann, Spielboden Dornbirn:
Die Stimmung ist gemischt, wirde ich
sagen: Zum einen sind wir froh, dass wir
wieder Betrieb haben - nennen wir es mal
Experimentbetrieb. Und auch Teile des
Publikums nehmen das kunstlerische
Angebot nach der langen Zeit der kultu-
rellen Entbehrungen mit Freude an. Zum
anderen sind naturlich Maskenpflicht,
Sitzplatzbeschrankungen, Sperrstunden-
regelungen oder Reiseeinschrankungen
fur alle Betroffenen nicht gerade moti-
vierend.

gift: Warum habt ihr aufgesperrt?

BW: Die Stuckpremiere von HANNAH
ARENDT. OHNE GELANDER. hitte eigent-
lich im Oktober 2020 und dann im Janner
2021 stattfinden sollen. Deswegen war es
endlich Zeit dafur. Wir wollten es unbe-
dingt machen und auch nicht nochmals
verschieben.

HK: Ein*e Kulturveranstalter*in ohne
Publikum ist nun mal sinnbefreit. Unser
Kulturauftrag funktioniert nur im direk-
ten Austausch mit Menschen. Und ja, wir

lieben unser Tun.

gift: Wie nehmen die Gast*innen die
Pflicht, einen negativen Test mitzubrin-
gen, auf? Kommen genug Leute?

BW: Es waren alle Vorstellungen Uber-
bucht, niemand hat wegen der MalRnah-
men gemeckert, wir haben uns auch sehr
pflichtgeman an die gultigen Vorschriften
gehalten und alles demgemal umgesetzt



und im Vorfeld kormmuniziert, wie Ubrigens alle anderen
Theater in Vorarlberg auch. Zudem war den Leuten die pri-
vilegierte Situation in Vorarlberg schon bewusst, sie konnten
ja auch schon ins Café gehen.

A3J: Die Besucher*innen sind auf3erst diszipliniert, bringen
ihre Testergebnisse oder mittlerweile inre Impfbestatigung
mit und halten sich an alle Auflagen unseres Praventions-
konzepts.

HK: Mittlerweile haben die meisten Gast*innen sowieso
den Impfpass dabei. Das ist schon ziemlich eingespielt und
funktioniert den Umstanden entsprechend. Aufgrund der
Personenbeschrankungen sind unsere Veranstaltungen
momentan nie kostendeckend, das Interesse des Publikums
ist aber da — wenn auch nicht in dem Ausmaf wie vor der
Pandemie.

gift: Lohnt sich das Aufsperren mit der Kapazitatsbegren-
zung auch finanziell?

BW: Was soll ich sagen? Immer ausverkauft! Mehr Publi-
kum als sonst. Vielleicht waren auch so viele gekommen
ohne Ausnahmesituation, vielleicht ist der Erfolg auch dem

kUnstlerischen Projekt geschuldet? Hoffen wir's, wer weif3 ...

AJ: Theater spielen lohnt sich immer — oder nie, je nachdem,
wie man es betrachtet.

HK: Da wir ein teilsubventionierter Betrieb sind, kdnnen und
mussen wir uns das Veranstalten unter widrigen Bedingun-
gen leisten. Dies klappt jedoch nur fUr eine gewisse Zeit.
Und wir haben naturlich auch weit weniger Veranstaltun-
gen als im gewohnten Betrieb.

gift: Was kann der Rest von Osterreich aus der ,Modellre-
gion Vorarlberg" lernen?

BW: Ich bin keine Politikerin, das mag ich nicht beantworten.
Zudem ist der ,Rest’ ja der Uberwiegende Teil, wir sind ein
kleiner Zipfel mit zugegeben regem Kulturleben und einem
sehr guten Publikum nach jahrelanger Aufbauarbeit. Was
sich lohnt ist Kontinuitat und Mut, aber das gilt fur Kultur-
politik und Klnstler*innen eh immer.

AJ: Achtsam bleiben!
HK: Das klingt sehr schulmeisterlich. In Vorarlberg hat man

sich frUher getraut als anderswo, moderate und vernunftige
Offnungsschritte zu setzen.

Das Theater KOSMOS Areal
© Theater KOSMOS
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Labor fur transkulturelle
Kunstproduktion

Im Gesprach mit lvana Pilic und Anne Wiederhold-Daryanavard

Die Brunnenpassage, in einer ehemaligen Markthalle am
Wiener Brunnenmarkt gelegen, besteht seit 2007 und
versteht sich laut Ilvana Pili¢ (freie Kuratorin, Kulturwis-
senschaftlerin und ehemalige kunstlerische Leiterin der
Brunnenpassage) und Anne Wiederhold-Daryanavard
(Schauspielerin, Organisationspsychologin und Mitbe-
grunderin sowie derzeitige kUnstlerische Leiterin der
Brunnenpassage) als Ort transkultureller und partizipativer

theatre

Aucky LA
Muzika

Kunstproduktion. In Kooperation und strategischer Partner-
schaft mit etablierten Kulturinstitutionen der Innenstadt
reicht das transdisziplinare Programm der Brunnenpassage
dabei von Theater, Performance und Tanz Uber Musikfor-
mate bis hin zu bildender Kunst und Film. Im Gesprach mit
Luca Nixdorfreden die beiden Leiterinnen Uber die Bedeu-
tung von Mehrsprachigkeit auf der Buhne, personelle Diver-
sitat und kooperative Synergien.

Trans kiiltiirel lik
Ins piration story telling
Sinema

c ‘J‘

Dozivij tvanje_ ] e
f =

© Igor Ripak
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Die Involvierung von Menschen aus der Zivilgesellschaft in
Kunstproduktionen gibt es ja schon lang und immer mehr.
Christoph Schlingensief, Pina Bausch, Romeo Castellucci,
Bouchra Ouizguen, Milo Rau oder Tania Bruguera, also an
sich zeigen viele Kunstler*innen auf, wie solche Produktio-
nen gelingen kdnnen. Wir beschaftigen uns mit der Frage,
wie durch kunstlerische Produktion Praxen etabliert werden
kdénnen, die den hierarchisierenden Machtverhaltnissen der
Gesellschaft entgegentreten und sich um all jene bemuhen,
die an den klassischen und etablierten Institutionen aus-
geschlossen sind. Das ist Teil unserer kuratorischen Linie,
bei der Kunstler*innenauswahl, in der Programmatik, bei
der Stoffauswahl oder bei der Arbeit mit Mehrsprachigkeit
hier an einer anderen Asthetik mitzuwirken. Das &ndert ja
nichts daran, dass wir von der Kunst ausgehen, auch wenn
wir uns spezifischer fur einen Kunstbegriff einsetzen, der
das Potential hat, einen Raum zu schaffen, um Dialog und
Aushandlungsprozesse in Gang zu setzen.

Die Frage nach der Prozessorientierung versus Produkt-
orientierung ist einer partizipatorischen Kunstpraxis natur-
lich inharent, weil ein demokratischer Probenverlauf und
Fragen der kunstlerischen Qualitat hier naturlich ebenso
eine Rolle spielen —und dafur braucht es in der Zusammen-
arbeit mit Lai*innen andere Zeitressourcen. Involvierung auf
der Buhne heif3t noch nicht Teilhabe am kunstlerischen Pro-

dukt, das ist sehr differenziert zu betrachten.

Ja, wir arbeiten und experimentieren sehr viel mit Vielspra-

chigkeit in der Kunst, als asthetischem Ausdruck. Dabei wird
manchmal mit Ubersetzungen gearbeitet oder beispiels-
weise ein Klangteppich gewoben, mit unterschiedlichen
Sprachelementen — wo von niemandem alles verstanden
wird. Wahrend es in der Oper beispielweise ganz ,normal*
ist Italienisch zu héren oder bei Theaterfestivals Stucke auf
Englisch oder Spanisch zu sehen, wird es im Theaterbetrieb
in Osterreich mehrheitlich immer noch die Frage gestellt,
wie Mehrsprachigkeit fUr das Theater umsetzbar sei. Dabei
gibt es immer mehr Akteur*innen, die damit arbeiten. Das
Ziel ist fUr uns, auch das Theater als einen mehrsprachigen
kunstlerischen Raum erlebbar zu machen, der damit naher
an der Alltagsrealitat liegt. In anderen Genres ist dies langst
der Fall,im Rap, im Poetry Slam, im Storytelling oder natur-
lich in der Bildenden Kunst. Also ein kunstlerischer Raum,
in dem VerstandnislUcken erlaubt und neue Formen des
Ausdrucks erwunscht sind.

Mit Mehrsprachigkeit im Produktionsprozess zu expe-
rimentieren ware ohne die vielen gesprochenen Sprachen
sowohl im Brunnenpassage-Team als auch von den enga-
gierten Kunstler*innen gar nicht méglich. Auch bei der Be-
werbung ware dies ohne ein diverses Team nicht denkbar.

Die Heterogenitat der Gesellschaft sollte sich auf mog-

lichst vielen Ebenen der Kulturinstitutionen widerspiegeln.

| prospekt
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Es sollte angestrebt werden, Inhalte zu etablieren, die fur
breite Teile der Bevdlkerung interessant und relevant sind.
Die aktive Teilhabe marginalisierter Gruppen in den Kunst-
institutionen bezieht sich dabei keinesfalls nur auf die Pu-
blikumsarbeit, vielmehr fordern wir, dass marginalisierte
KUnstler*innen, Kurator*innen und Kulturarbeiter*innen
verstarkt als Kulturproduzent*innen wahrgenommen wer-
den. Ein weiterer wichtiger Aspekt des Offnungsprozesses
stellt die Sensibilisierung fur diskriminierende Strukturen
innerhalb der Institutionen, aber auch im Team dar, um
ausschlieBenden Aspekten bei der Konzeption, Program-
mierung, Umsetzung und Bewerbung moglicherweise auch
mit externer Begleitung gewahr zu werden. Auch das ge-
genseitige, nachhaltige Kennenlernen auf der Personalebe-
ne zwischen den verpartnerten Institutionen erscheint als
relevanter Aspekt, um ein Verstandnis flr die unterschied-
lichen Arbeitsweisen und Fahigkeiten zu entwickeln. Damit
kdénnen Synergien entstehen und Aufgaben entsprechend
den jeweiligen Starken Ubernommen werden.

Zukunftsweisende Veranderungen kénnen nur dort pas-
sieren, wo Kulturinstitutionen sich der eigenen Begrenzt-
heit bewusstwerden. In einem kleinen, homogenen und
zumeist elitaren Kreis fehlen notwendige Kompetenzen
fur eine breite Offnung zur vielfaltigen Stadtgesellschaft.
Diesen Ausschluss von gro3en Bevolkerungsteilen gilt es in
den Blick zu nehmen und bei der eigenen Arbeitspraxis an-
zusetzen. Die Kulturpolitik ist langst gefragt, da Prozesse zu
unterstutzen, im Forderwesen, in der Vergabe der Jurys und
Gremienposten und naturlich der Leitung von Institutionen.
In anderen Landern ist dies schon weiter fortgeschritten als
in Osterreich.

Aktuell findet ein angeregter Diskurs Uber die Filih-
rungsstrukturen von Kulturinstitutionen statt, das In-
tendanzmodell steht auf dem Prifstand. Wie operiert
die Brunnenpassage, wer setzt die Agenda, wer definiert
die Zielgruppen, etc.?

Ein wesentlicher Faktor fUr den Erfolg der Brunnenpassage
ist die Diversitat der im angestellten Personal agierenden
Menschen. Wir haben aktuell 11 (!) verschiedene Erstspra-
chen und 15 Alltagssprachen im angestellten Personal (14
Personen) und darUber hinaus noch viel mehr bei unseren
Klnstler*innen und im freiwilligen Personal. Diese Sprach-
ressourcen flieBen permanent in unsere Arbeit ein hinsicht-
lich der Erreichung der Dialoggruppen. Die Zusammenar-
beit im Team findet weitmoglichst auf Augenhohe statt und
die vielfaltigen Hintergrinde und Erfahrungen ermaoglichen

unterschiedliche Blickwinkel und einen Lernprozess fur die
Gesamtorganisation.

Es gibt in der Brunnenpassage von Beginn an die kUnst-
lerische Leitung und die stellvertretende kunstlerische
Leitung, die seit Grundung in unterschiedlichen Konstel-
lationen besetzt wurden. Viele programmatische Prozesse
werden von den zustandigen Kurator*innen der jeweiligen
Genres geleitet. Die Gesamtorganisation versteht sich als
lernende, transkulturelle Institution, die sich durch struktu-
rell verankerte Reflexionsprozesse stetig auf allen Ebenen
in Hinblick auf Diversitat weiterentwickelt.

Ivaina Pikd, Anne Wieoermold-Daryanavard (ods.)

Art Practices in the
Migration Society
Transcultural Strategies in Action at
Brunnenpassage in Vienna
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Eine Rezension der Uberarbeiteten
und erweiterten Neuauflage ihres
Buches Kunstpraxis in der Migra-
tionsgesellschaft — Transkulturelle
Handlungsstrategien der Brun-
nenpassage Wien ist unter der
Rubrik Prospekt in dieser Ausgabe

zu finden.




Brunnenpassage,

Musik findet Stadt

© Maria Noisternig

H13 Niederosterreich Preis fur Performance

Zum 15. Mal wurde der mit 5.000 € dotierte H13 Niederds-
terreich Preis fur Performance vom Kunstraum Niederoes-
terreich vergeben. Diesjahrige Gewinnerin ist die Choreo-
grafin, Tanzerin und bildende Klnstlerin Sara Lanner mit
ihrem Projekt MINE, welches sich im konkreten wie auch
Ubertragenen Sinne mit Bergbau und dessen global ge-
sellschaftspolitischen Zusammenhangen auseinandersetzt.

Die aus Katharina Brandl (Kunstraum Niederoester-
reich), Madeleine Amsler (Performancepreis Schweiz),
Kira Kirsch (brut Wien) und Petra Poelzl (Kunstpavillon &
Neue Galerie Innsbruck) bestehende Jury begrindete ihre

Entscheidung mit den Worten, dass Lanner in ihrer kUnst-
lerischen Praxis durch ein hohes choreographisches Ver-
standnis, aber auch durch eine ausgesprochene Sensibilitat
fur die Zeigekonventionen der bildenden Kunst Uberzeuge.
Ihr Projekt befasse sich dabei mit grundlegenden Fragen
unserer Beziehung zur Welt.

Die Performance und die feierliche H13-Preisverleihung
finden am MI, 01.09.2021 im Kunstraum Niederoesterreich
statt, mit einem Artist Talk am 04.09.2021.

Von 02.09. bis 11.09.2021 wird die begleitende Ausstellung
zu sehen sein.

gift 02.2021 | prospekt
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Buchrezension

Kunstpraxis in der Migrationsgesellschaft

— Transkulturelle Handlungsstrategien
der Brunnenpassage Wien

Luca Nixdorf

Ivana Pili¢ und Anne Wiederhold-Daryanavard gewahren
in der Uberarbeiteten und erweiterten Neuauflage ihres
Buches Kunstpraxis in der Migrationsgesellschaft — Trans-
kulturelle Handlungsstrategien der Brunnenpassage Wien
Einblicke in die Arbeitsweise der Brunnenpassage Wien und
argumentieren fur Kunst- und Theaterstatten, die sich als
Orte transkultureller und partizipativer Kunstproduktion
verstehen. Vor dem Hintergrund bestehender intersektio-
naler Ausschlussmechanismen im Kunst- und Kulturbereich
sei die die Brunnenpassage hier ein gutes Beispiel, da sie
sich zum Ziel nehme, Kunst fur alle zu ermoglichen und
damit der Menschenrechtscharta der Vereinten Nationen
entspreche, so die Autorinnen:

«Jeder Mensch hat das Recht, am kulturellen

, ’ Leben der Gemeinschaft frei teilzunehmen, sich

der Klnste zu erfreuen [...]».

Eine transkulturelle und partizipative Kunstpraxis werde
somit vielmehr der Heterogenitat der Gesellschaft gerecht.

Generell ist das Buch in vier Hauptkapitel unterteilt:
Im Kapitel Thinking in Practice wird eine theoretische Ein-
bettung des Programms und der Methodik der Brunnen-
passage vorgenommen und anhand aktueller Literatur
begrundet.

Im zweiten Kapitel, Transformative Practice, wird an-
schaulich gemacht, inwiefern diese theoretischen Uber-
legungen —in Form von diskriminierungskritischem Kura-
tieren, Transdisziplinaritat, Partizipation, Kooperation und
weiteren Handlungsstrategien — Einzug in das Konzept und
die klnstlerische Praxis der Brunnenpassage finden.

Das dritte Kapitel Navigating Change befasst sich mit
strategischen Partnerschaften und Kooperationen mit eta-
blierten Institutionen der sogenannten ,Hochkultur'. Es wird
auf Chancen, aber auch auf potentielle Schwierigkeiten in
der Umsetzung derartiger Projekte eingegangen. Daruber

hinaus werden mit dem Partnership Compass ein prakti-
sches Tool zur laufenden Evaluation von Kooperationen vor-
gestellt und ausdruckliche Empfehlungen fur zuklnftige
Projekte gegeben.

Promising Practice stellt das letzte sowie umfangreichs-
te Kapitel dar, in dem, anhand der Dokumentation von elf
Produktionen, die vorangegangen theoretischen Uberle-
gungen in der Praxis dargestellt und konkrete Handlungs-
strategien beispielhaft aufgezeigt werden.

Insgesamt ist der Bruckenschlag von der theoretischen
Uberlegung, Uber konkrete Handlungsanweisungen, bis zur
Dokumentation der praktischen Umsetzung, auBerordent-
lich gut gelungen. Der Aufbau und die Argumentation des
Handbuchs sind Uberzeugend und schlUssig. DarUber hin-
aus besticht die Publikation mit zahlreichen ansprechen-
den Fotografien sowie einem insgesamt sehr gelungenen
graphischen Layout, das zur inspirierenden Lekture einladt.

Ivana Pilic

Anne Wiederhold-Daryanavard - e :

Art Practices in the
Migration Society

.mmwnmn
Bruanenpassage i Vieans

Kunstpraxis in der
Migrationsgesellschaft
- Transkulturelle
Handlungsstrategien
am Beispiel der
Brunnenpassage Wien

Art Practices in the Migration
Society - Transcultural
Strategies in Action at
Brunnenpassage in Vienna

27. September 2015, 260 Seiten
ISBN: 978-3-8394-3191-7
Preis: 26,99 €



TANZTALK

CRITTER

08.06.2021
Di.

23.06.2021
Mi.

26.06.2021
Sa.

eine Radiosendung Uber 29.06.2021
zeitgendssischen Tanz, Di.
in der Menschen aus Tanz,

Theater und Performance

Uber ihre Arbeit und ihr

Leben erzahlen 28.06.2021
Als Podcast verfugbar via Mo.

spotify, google podcasts

und im Radioarchiv cbafro.at.
Nachster Sendungstermin:

4. Juli, Regina Picker,
performance brunch

tanzland.at/tanztalk

Doris Uhlich

Several Venues and Dates
impulstanz.com
Programmanderungen vorbe-
halten (Stand 28. Mai 2021)

RHYTHMUS 08.07.2021
UND RAUSCH Do.
CieLAROQUE / helene

weinzier|

Koproduktion CieLAROQUE
und SZENE Salzburg
aufgefuhrt bei der
Sommerszene Salzburg
Ort: Skulpturenplatz des
Museum der Moderne,
Salzburg

szene-salzburg.net/orogramm

DER WEIBSTEUFEL

von Karl Schonherr

Steudltenn Eigenproduktion
Regie: Klaus Rohrmoser

Ort: Terrasse des Hotel Lamark,
Flgenberg

steudltenn.com

CHARIVARI

von Nestroy

Regie: Peter Gruber
Nestroy Spiele Schwechat
Ort: Schloss Rothmuhle

nestroy.at

09.07.2021

Fr.

Premieren 6-10/2021

long life 14.07.2021
editta braun company (VI
Ort: SZENE Salzburg

szene-salzburg.net

DIE EISBAREN UND DIE ROTEN
HACKERINNEN
von Hanspeter Horner 10+
(Film) Produktion im
Rahmen des U2], 15.07.2021
dem Kinder und Do.
Jugendtheaterprojekt des
Steudltenn. Buch/ Regie:
Hanspeter Horner
Regie/ Coach: Hakon
Hirzenberger. Ort:
Festivalgelande
Steudltenn, Zillertal
steudltenn.com
16.07.2021
EXTRAWURST Fr.
osterreichische EA von
Dietmar Jacobs und Moritz
Netenjakob
Theater Sommer Klagenfurt
Regie: Helmuth Fuschl
Ort: Innenhof Stadthaus
Klagenfurt
theatersommerklagenfurt.at
17.07.2021
MADAME JOURDAIN
UND IHRE HOCHST
WUNDERSAME REISE IN
DIE GUTE GESELLSCHAFT
Veranstalter*in:
Theater im Hof Enns
Regie: Christian Himmelbauer
Ort: Innenhof im Florianer
Freihaus, Mauthausner Stral3e,
Enns

theater-im-hof.at

FRIEDL BISON

UND SEINE KINDER

von Hakon Hirzenberger
Koproduktion Steudltenn/
Wald4tler Hoftheater

Regie: Hakon Hirzenberger
Ort: Festivalgelande
Steudltenn, Zillertal
steudltenn.com

ESPERANZA - HOFFNUNG
Tanztheater von und

mit Samira Kirschhofer,
KirschblUtenzeit Salzburg
Ort: Gastspiel bei Theater ecce,
Theaterzelt im Klosterpark St.
Josef

kirschbluetenzeit.com,

theater-ecce.com

AUF DER FLUCHT

Eine Grenzerfahrung zwischen
Osterreich

und der Schweiz

9. Montafoner
Theaterwanderung 2021

Ort: vor der Kirche Gargellen
(Montafon / Vorarlberg)

teatro-caprile.at

POINTS OF DEPARTURE
Hyphen lan Kaler (AT/DE)
Ort: WUK
impulstanz.com
Programmanderungen
vorbehalten (Stand

28. Mai 2021)



22.07.2021

Do.

24.07.2021

Sa.

24.07.2021

Sa.

25.07.2021
So.

der falsche socken zum 25.07.2021
richtigen schuh oder die So.
zeichen stehen auf sturm /

denar in rit se mora skrit
Choreografisches Theater von

Zdravko Haderlap, frei nach

lyrischen Texten von Maja

Haderlap

Eine Produktion der »Lepenska

Sola« /«Lepener Schule«

in Kooperation mit SPZ /

Slowenischer Kulturverband
Klagenfurt / Celovec. Ort:  27.07.2021
Vinklhof-Hof in Leppen / Di.
Lepena bei Bad Eisenkappel /

Zelezna Kapla

Kartenreservierung:

willi.osina@slo.at oder

+43(0)650 2807574

haderlap.at
NoExcuse! 29.07.2021
Gruppe: Korperverstand. Do.

Tanztheater Wien
Ort: Projekttheater Dresden,
Louisenstrafl3e, Deutschland

koerperverstand.com

WERKSTATT DER
SCHMETTERKLINGE
Veranstalter: FRida & freD,
Kindermuseum Graz
Regisseur: Michael Hofkirchner
Gruppe: Theater Asou

Ort: Graz 30.07.2021
Fr.

JEDERMANN

nach Hugo von

Hofmannsthal

Veranstalter*in:
Kulturbuehne Jedermann
Regie: Doris Harder

Kostum: Marion Hackl

Ort: Festung Hohensalzburg

jedermann-salzburg.com

KOSMOS WIENER
TANZMODERNE

Deen (AT), Haager (AT), llinar
(AT), Kartmann (DE), Kraft (AT),
Omer (IL/AT), Schaller (AT),
Senk (AT)

Ort: MuTh, Wien
impulstanz.com
Programmanderungen
vorbehalten (Stand 28. Mai
2021)

PIRANHAS

IM WASSERBETT

von Peter Limburg

Theater Sommmer Klagenfurt
Regie: Heinrich Baumgartner
Ort: Innenhof Stadthaus
Klagenfurt

thatersommerklagenfurt.at

STANISLAW LEM TURNS
100: PERFORMANCE AND
MUSIC MOVE OUTERSPACE
Malika Fankha (AT/CH) / Karol
Tyminski (DE/PL) / Klangforum
Wien (AT)

Ort: Ehemaliges Gustinus-
Ambrosi-Museum, Wien
impulstanz.com
Programmanderungen
vorbehalten (Stand 28. Mai
2021)

PETER PAN. EINE
ZAUBERHAFTE REISE
DURCHS NIMMERLAND

von James Matthew Barry
Stuckfassung von Sophie
Benedikte Stocker und Lukas
Wachernig

Regie: Lukas Wachernig

Ort: Stiftsgarten

St. Lambrecht, Steiermark

wandelbuehne.at

30.07.2021
Fr.

30.07.2021
Fr.

04.08.2021
Mi.

04.08.2021
Mi.

06.08.2021
Fr.

STANISLAW LEM 2021
CONCERT 100 YEARS
SCIENCE

OF FICTION

Klangforum Wien (AT)
Ort: Ehemaliges Gustinus-
Ambrosi-Museum, Wien
impulstanz.com
Programmanderungen
vorbehalten

(Stand 28. Mai 2021)

in tripic

Tanzsolo

Veranstalter*in: Andrea K.
Schlehwein + NETZWERK
AKS. Mit: SeungHwan Lee
mehrmalige Auffuhrung
im Rahmen der
KunstNacht Stift Millstatt

figure

Willi Dorner (AT)

Ort: WUK
impulstanz.com
Programmanderungen
vorbehalten

(Stand 28. Mai 2021)

HAPPY BIRTHDAY MR. BEUYS!
Plastic Party Vienna

Ort: MQ Libelle
impulstanz.com
Programmanderungen
vorbehalten

(Stand 28. Mai 2021)

BRINA - A KINAESTHETIC
MONUMENT

Leja Jurisi¢ (Sl), Bara Kolenc
(SI), Peter Kutin (AT), Patrik
Lechner (AT), Mathias Lenz (AT)
Ort: mumok kino
impulstanz.com
Programmanderungen
vorbehalten

(Stand 28. Mai 2021)



08.08.2021

So.

08.08.2021

So.

12.08.2021
Do.

12.08.2021
Do.

12.08.2021
Do.

THROUGH TOUCHES
Saskia Holbling

/ DANS KIAS (AT)

Ort: WUK
impulstanz.com
Programmanderungen
vorbehalten

(Stand 28. Mai 2021)

BOOK LAUNCH:
PERFORMING MOURNING,
LAMENTS IN
CONTEMPORARY ART.
Guy Cools (BE/AT) in
conversation with

Alain Platel (BE)

Ort: Volkstheater
impulstanz.com
Programmanderungen
vorbehalten (Stand 28. Mai
2021)

DIE WUNDERUBUNG
von Daniel Glattauer
Regie: Anna Marboe
Ort: Festivalgelande
Steudltenn, Zillertal

steudltenn.com

STILL/ STRANGER
THAN PARADISE
(live/ on screen)

Liquid Loft

Ort: MuTh, Wien
impulstanz.com
Programmanderungen
vorbehalten

(Stand 28. Mai 2021)

LA CORONA Oper von
Christoph Willibald Gluck
Inszenierung, Buhnenbild und
KostUme: Bernd
R.Bienert

Ort: Neuer Burgsaal,
Perchtoldsdorf
Tickets und Info:
info@perchtoldsdorf.at

13.08.2021

Fr.

25.08.2021

Mi.

26.08.2021

Do.

27.08.2021

Fr.

01.09.2021

Mi.

01.09.2021
Mi.

02.09.2021

Do.

SCREENS ARE MY NEW
CLOTHES. Extended Album
Release Show

Mermaid & Seafruit (AT/PL)
Ort: WUK

impulstanz.com
Programmanderungen vorbe-
halten (Stand 28. Mai 2021)

EINE ORTSBESTIMMUNG
Konzept & Regie: Elena Carr
& Franziska Schindler
Hallenbad Amraser Straf3e

carrcabinet.com

DIE KLEINE HEXE

(Open Air) Veranstalter*in:
THEO. TheaterOrt fur junges
Publikum Perchtoldsdorf
Regisseurin: Birgit Oswald
Ort: THEO. TheaterOrt

fur junges Publikum
Perchtoldsdorf

theaterort.at

light things + dark things
new group production 21
Andrea K. Schlehwein +
NETZWERK AKS

Ort: Art Space Stift Millstatt

THEATR IN DER VORSTADT
Veranstalter*in: Theater
Forum Schwechat

Regie: Manuela Seidl

Ort: Ehrenbrunngasse 24,
Schwechat

forumschwechat.com

GARGELLNER
RUCKSACKLESUNG
Ort: Bergbahnen Gargellen,

04.09.2021
Sa.

11.09.2021
Sa.

16.09.2021

Do.

18.09. -

25.09.2021

Gargellen HNr. 89A, Gargellen 05.09.2021

teatro-caprile.at

DIE MUTANTE

von Doris Schumacher
Monolog fur eine Darstellerin
mit Marion Hackl

theater bodi end sole

Ort: Hallein, Pernerinsel

bodiendsole.at

So.

GARTEN ZU-LASSEN
Sprechperformance mit Texten
aus allen Richtungen mit
Mareike Tiede und Franziska
Trischler Gesamtleitung:
Christa Hassfurther

theater bodi end sole

Ort: Hallein, Pernerinsel

bodiendsole.at

ODYSSEE 2021 ein Wiener
Stationentheater - mit einem
Prolog im offentlichen Raum

- an wechselnden Orten in
diversen Bezirken Idee und
Regie: Jakub Kavin. Texte: Dan-
te Alighieri, Fjodor Dostojewski,
Homer und James Joyce.

Ort: Jeweils um 18.30 Uhr

(an wechselnden Orten)

und ab 19:30 in der
TheaterAche

ALLES, WAS ICH HABE
von Bum Bum Pieces
(Simon Windisch und Nora
Winkler) im Rahmen des
NewsOFFStyria-Festivals
in Graz

bumbumpieces.at

PELZVERKEHR

Festival fur Tanz

und Performance

Pelzverkehr ist ein Festival fur
zeitgendssischen Tanz und Per-
formance in Klagenfurt/Celovec
— fur die lokale Bevolkerung, fur
Durchreisende und fur Gaste.
Ort: Klagenfurt

festivalpelzverkehr.at

ICH BIN ALKOHOLIKER,

ICH BIN SUCHTIG, ICH BIN
SCHWUL, ICH BIN EIN GENIE
Ein Truman Capote-Abend mit
Eduard Wildner. Dramaturgie:
Susanne Hohne. Veranstal-
ter*in: Beseder, Verein f. bil-
dende Kunst. Ort: Cafe Pruckel,
Subenring, Wien

kip.co.at



10.09.2021
Fr.

10.09.2021
Fr.

17.09.2021
Fr.

20.09.2021
Mo.

23.09.2021
Do.

28.09.2021
Di.

KEEP IT SIMPLE Interaktives
Musiktheater fur 5 Performer
von ERROR THEATER
Komposition: Alexander
Chernyshkov

Ort: Echoraum,
Sechshauserstrasse, Wien

errortheatre.com

STRIKING ROOTS

INTO THE VOID
luftartistische Performance
an schwebender Baumwurzel
mit live Cello

Veranstalter*in: tensegrity
—Verein far
Bewegungskulnste

Ort: F23, Breitenfurter

StrafRe, Wien

in-tensegrity.com

DA WACHST WAS

von Henry Mason 4+

Regie: Henry Mason

Ort: Theater des Kindes, Linz

theater-des-kindes.at

DOOMSDAY
Veranstalter*in:

Das Planetenparty Prinzip
Ort: Kristallwerk, Graz
planetenparty.at

HIER SIND SIE RICHTIG
Veranstalter*in: Theater
Forum Schwechat

Regie: Marius Schiener
Ort: Ehrenbrunngasse 24,
Schwechat

forumschwechat.com

ENDLICH TOT, ENDLICH

KEINE LUFT MEHR

von Werner Schwab

Eine Abschlussproduktion

der Schauspielakademie Elfrie-
de Ott

Ort: Theater Rabenhof, Wien

ottstudio.at

30.09.2021
Do.

01.10.2021
Fr.

01.10.2021
Fr.

20.05.2021
Do.

05.10.2021
Di.

07.10.2021
Do.

07.10.2021
Do.

TSCHIKWEIBER

von Christa Hassfurther

und Gerd Hartmann

Ein StUck Uber die Halleiner
Zigarrenfabriksarbeiterinnen
Regie: Christa Hassfurther
theater bodi end sole

Ort: Hallein, Pernerinsel

bodiendsole.at

SURMOI Perfomance: Anne
Kugener, Marleen Moharitsch
Dramaturgie: Arne Marnnott
Ort: noch nicht festgelegt

THE ART OF ASKING YOUR
BOSS FOR A RAISE
THE ART OF ASKING YOUR
BOSS FOR A RAISE

DER LIEBE LINKE HAND
Gruppe: LEMOUR

- Physical Theatre 15.10.2021
Ort: Innenhof Stadttheater Fr.
Wiener Neustadt

lemour.at

FRANKENSTEIN

Veranstalter*in: Mezzanin 29.10.2021
Theater Fr.

Regie: Natascha Grasser
Ort: TaO! — Theater am
Ortweinplatz, Graz

SCHNAUFEN Eine Koproduk-
tion des Mezzanin Theaters und
der TanzCompanyELLA

Regie: Hanni Westphal

Ort: Kristallwerk, Graz

DEATH IN VENICE
(Benjamin Britten)
Neue Oper Wien

Ort: Museums Quartier
Halle E, Wien

neueoperwien.at

02.10.2021
Sa.

13.10.2021
Mi.

Performance Brunch
SPIAGLN Veranstalter*in:
Regina Picker

Ort: Wiener Volksliedwerk,
GallitzinstraBRe, Wien

Infos und Anmeldung:

performancebrunch.at

ZUCKERL, GURKERL,
KACKALARM
Musikperformance fur
junges Publikum ab 6 Jahren
Stuckentwicklung: Johanna
Jonasch, Regina Picker, Julia
Schreitl
Veranstalter*in/Koproduktion:
WUK Kinderkultur

Ort: Museumsraume/W UK,
Wien

wuk.at, reginapicker.at,

juliaschreitl.com

DAS ALPHABET DER TRAUME
Theater foXXfire!

Regie: Richard Schmetterer
Ort: Dschungel Wien
thaterfoxxfire.at

PROSERPINA

(Wolfgang Rihm)

Neue Oper Wien

Ort: Theater Akzent, Wien

neueoperwien.at
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Christian Keller, Ulrike Kuner, Julia Kronenberg,

Teresa Simon, Patrick Trotter, Stephanie Schwarz
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Julia Tabor
www.kokostudio.eu
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ig freie theaterarbeit




usimM 090L - v _‘
g9 aybJisdajsopuadung

1190JDJ33D3Y | 3lad4 9T

W7££8£0Z60 "IN INZ

ualM 0901 Jwplsodsboiuapn

‘9q'd

3puaJalpnis Jny 3BlgRWIL 052 / -'g 04n3

KURIER

el

1ve

Perspekt

le élne neue

d




