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„Ohne Euch kein Uns“ 
Es war ein spannendes 2022 mit vielen Änderungen, neuen Möglichkeiten und 
Perspektiven. Wieder einmal hat sich gezeigt, dass wir gemeinsam überzeugen 
können und die konkreten Erfahrungen der Künstler:innen und Kulturarbeiter:in-
nen wichtig sind, um auf politischer Ebene Änderungen und Verbesserungen 
zu erreichen. 

Fair Pay und faire Arbeits- und Vertragsbedingungen sind als Themen nun 
fest in der politischen Agenda verankert und werden weitere Auswirkungen ha-
ben: Der Fairness Codex wurde 2022 auf unsere Anregung hin gemeinsam mit 
BMKÖS, den Bundesländern und IGs entwickelt und wird als Standard künftig 
auch bei der Beurteilung von Förderungen herangezogen werden – genauso 
wie Fragen der Nachhaltigkeit. Auch vera* - Vertrauensstelle gegen Belästigung 
und Gewalt in Kunst und Kultur wurde errichtet und verzeichnet – leider – regen 
Betrieb. Aber Betroffene haben nun endlich eine Stelle, wo sie sich hinwenden 
können und betreut werden. 

Mit unserem Europäischen Dachverband der freien darstellende Künste 
EAIPA haben wir uns zudem aufgemacht, die verschiedenen Strukturen für 
freischaffende Künstler:innen und Kulturarbeiter:innen in ganz Europa zu un-
tersuchen und widmen uns unter dem Thema der Fairness auch weiterhin den 
Fragen der Sozialversicherungssysteme, der Förderungen, der Absicherungen 
in Zeiten ohne Erwerb und der (Mindest)honorare. 

Aber auch unser Team hat sich 2022 verändert, und jede Veränderung bringt 
wieder frische Erkenntnisse und neue Energien. Es war jedenfalls ganz wunder-
bar, mit Barbara Stüwe-Eßl, Patrick Trotter, Stephanie Schwarz, Esther Baio, Wino-
na Bach, Carina Werthmüller, Dafne Ilhan, Julia Kronenberg, Valentin Werner 
und Christian Keller durch das Jahr zu arbeiten. Und einen tollen Dank vor allem 
auch an unseren wundbaren Vorstand, Charlotta Ruth, Sabine Reiter, Hannes M. 
Saghy, Sara Ostertag, Barbara Herold, Daniela Oberrauch, Inge Gappmaier und 
Veronika Glatzner, die uns unterstützen und beflügeln. 

Wir freuen uns auf alle EURE Informationen und Anregungen – meldet Euch 
bitte. Winona hat den schönen Slogan „Ohne Euch kein Uns“ erfunden – das 
führen wir auch 2023 fort! 

Ulrike Kuner
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Das Recht des Kindes auf volle 

Beteiligung am künstlerischen Leben. 

Ein Plädoyer zum Theater für junges Publikum

Noch lange vor der Verabschiedung der Rechte des Kindes 
durch die Vereinten Nationen hieß es im legendären Grips 
Theater Berlin schon: „Dass ihr’s wisst, nichts muss bleiben 
wie es ist.“ Welt wird als veränderbar vorgeführt. Noch lange 
vor den Programmen für Migration und Geflüchtete feiern 
griechische, türkische und deutsche Kinder im Theater „Ein 
Fest bei Papadakis“. Welt wird als multikulturelles Phäno-
men gelebt. Und noch lange vor den „Fridays for Future“ 
behaupten die jungen Held:innen im ersten Umweltstück 
„Himmel, Erde, Luft und Meer“ für junge Zielgruppen: „Die 
Erwachsenen bringen die Kinder um.“ Welt wird als gefähr-
det dargestellt, weshalb sie nachhaltig zu sichern ist.

Damals nannte man das „emanzipatorisches Kindertheater“. 
Nach fünfzig Jahren bleibt rückblickend festzustellen, dass 
die klaren gesellschaftspolitischen Bekenntnisse nicht nur 
die internationale Theaterlandschaft geprägt haben, son-
dern auch die Agenda für eine Geschichte von unten formu-
liert wurde, die sich als Plädoyer für die Rechte der Kinder 
versteht. Das Theater für junges Publikum reiht sich damit 
in eine Bewegung für gleichwertige Lebensverhältnisse ein, 
die sowohl in der antiautoritären Pädagogik als auch in den 
innovativen Künsten, insbesondere der Kinderliteratur, spä-
ter auch des Kinderfilms, ihren Ausdruck fand.

Die Studie „Zur Lage des Kinder- und Jugendtheaters in 
Deutschland“, 2017 von der ASSITEJ Deutschland e. V. he-
rausgegeben, hat auch hierzu Erkenntnisse generiert. Die 
Theaterarbeit für junges Publikum pflege die Zeitgenos-
senschaft, spreche diverse gesellschaftliche Gruppen an, 
verstehe sich als Ort des offenen Diskurses, kooperiere mit 
schulischen und sozialen Akteur:innen und könne daher 
durchaus als Vorreiter für neue Modelle und Arbeitsweisen 
in den Darstellenden Künsten gelten.

Das moderne Kinder- und Jugendtheater stand und 
steht auf der Seite der jungen Zuschauer:innen. Es sind 
ihre Geschichten, es sind ihre Erfahrungen. Die Spielweise 
war von Anfang an geprägt von Recherchen vor Ort. Damit 
machten sich die Theatermachenden zu Stellvertretenden 
der Kinder, demonstrierten, wie sie sind, und verschafften 
ihnen das Recht auf Wahrnehmung.

Allein die Wertschätzung von Kindern als vollwertige 
Mitglieder der Gesellschaft offenbart die Idee eines unteil-
baren Menschenrechts. Bewusst oder unbewusst wird das 
Theater für junges Publikum Protagonist der Allgemeinen 
Erklärung der Menschenrechte. 1948 in Paris, also schon 
zwanzig Jahre vor der Studierendenbewegung, geht es vor 
allem um Frieden und Freiheit, aber auch um Gerechtig-
keit. Es geht um die Rechte, die jedem Menschen zustehen 
sollten, „ohne irgendeinen Unterschied, etwa nach Rasse, 
Hautfarbe, Geschlecht, Sprache, Religion, politischer oder 
sonstiger Überzeugung, nationaler oder sozialer Herkunft, 
Vermögen, Geburt oder sonstigem Stand“. 

In Artikel 27 heißt es unter anderem: „Jeder hat das 
Recht, am kulturellen Leben der Gemeinschaft frei teilzu-
nehmen, sich an den Künsten zu erfreuen“. Eine klare Aus-
sage: die freie Teilnahme am kulturellen Leben! Sie wird 
im Theater für junges Publikum gelebt und gleichzeitig 
propagiert. Die Freude an den Künsten hat auch etwas mit 
Unterhaltung zu tun, mit Spaß und Vergnügen. Und wer 

Wolfgang Schneider 
© privat
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die unterschiedlichsten Aufführungen dieser Spezies kennt, 
weiß, dass hier von Seiten der Kinder und Jugendlichen 
nicht nur gelacht und gejohlt und gesungen werden darf, 
sondern dass dies integrativer Bestandteil der Dramaturgie 
war und ist.

Auch die UN-Kinderrechtskonvention macht in Artikel 31 
deutlich, worum es beim Menschenrecht auf Theater geht: 
„(…) Die Vertragsstaaten achten (…) das Recht des Kindes 
auf volle Beteiligung am kulturellen und künstlerischen 
Leben und fördern die Bereitstellung geeigneter und glei-
cher Möglichkeiten für die kulturelle und künstlerische Be-
tätigung (…).“ Wiederum geht es um Teilnahme, vor allem 
aber um kulturelle und künstlerische Teilhabe, insbesondere 
durch Betätigung und Beteiligung. Und auch dafür steht 
das junge Theater, sofern es gefördert und damit ermöglicht 
wird. Das gilt gleichermaßen für das Theater für Kinder als 
auch für das Theater mit Kindern.

Wenn sich Stadttheater mit ihren Bürger:innenbühnen 
brüsten, darf gerne gefragt werden: Wer hat es erfunden? 
Ja, es war das Kindertheater; in den Spielclubs, Schülerclubs 
und Jugendclubs. Ob bei Spielplangestaltung oder Produk-
tionsprozess, es geht um geeignete und gleiche Möglichkei-
ten der Partizipation. Auch hier hat das Theater für junges 
Publikum Pionierarbeit geleistet, auch mit einer angewand-
ten Theaterpädagogik.

Eine weitere Säule der Rechtsstaaten in Europa ist die 
UNESCO-Konvention von 2005 zum Schutz und zur Förde-
rung der Vielfalt kultureller Ausdrucksformen. Denn auch 
im Theater für junges Publikum geht es ja nicht nur um 
die Rahmenbedingungen des Lebens, sondern zuvorderst 
werden Inhalte, Interkulturalität und Internationalität ver-
handelt. In Artikel 4, Absatz 1, heißt es, in dem auch von der 
Republik Österreich ratifizierten Übereinkommen: „Die kul-
turelle Vielfalt zeigt sich nicht nur in der unterschiedlichen 
Weise, in der das Kulturerbe der Menschheit durch eine Viel-
zahl kultureller Ausdrucksformen zum Ausdruck gebracht, 
bereichert und weitergegeben wird, sondern auch in den 
vielfältigen Arten des künstlerischen Schaffens, der Herstel-
lung, der Verbreitung, des Vertriebs und des Genusses von 
kulturellen Ausdrucksformen, (…).“ 

Die Konvention erhebt den Rechtsanspruch, als kul-
turpolitisches Instrument das künstlerische Schaffen in 
seiner Vielfalt zu ermöglichen. Es handelt sich somit um 
die Außerkraftsetzung des kapitalistischen Marktes, der nur 
nach Angebot und Nachfrage funktioniert und vor allem 
profitorientiert produziert. Deshalb bedarf es Mechanismen, 

die zum Beispiel der Zielgruppe des jungen Publikums das 
Recht auf Teilhabe garantieren, die unterschiedlichen Er-
scheinungsformen in den Darstellenden Künsten bewahren 
und Freiräume zur Verfügung stellen, um eine Polyphonie 
von Stilen und Formaten immer wieder neu zu kreieren.

Damit die Geschichte des Theaters für junges Publi-
kum mit Relevanz und Substanz fortgeschrieben werden 
kann, hat der Deutsche Kulturrat 2019 eine Stellungnahme 
verfasst und fordert, „Tanz und Theater mit Kindern und 
Jugendlichen sowie für junges Publikum als kulturpoliti-
sche Schwerpunktsetzung in der Theaterlandschaft“ in al-
len Tanz- und Theaterverbänden zu formulieren, auf allen 
politischen Ebenen zu konzeptionieren und in allen Praxen 
der Darstellenden Künste einzusetzen, „um jedem Kind und 
jedem Jugendlichen mindestens zweimal im Jahr ein Tanz- 
und Theatererlebnis zu ermöglichen“. 

Weitere Forderungen beschäftigen sich mit der Schaf-
fung professioneller Produktionszentren, mit der Verant-
wortung der Stadt- und Staatstheater für ein differenziertes 
ganzjähriges Programm für junges Publikum, mit dem Aus-
bau der Gastspielförderung und mit der Verankerung der 
Darstellenden Künste als künstlerisches Schulfach. Denn 
Theater für junges Publikum ist ein Menschenrecht!

  Professor Dr. Wolfgang Schneider   

war Gründungsdirektor des Instituts für Kulturpolitik der 

Stiftung der Universität Hildesheim und UNESCO-Chair der 

„Cultural Policy for the Arts in Development“. Er ist Vorsit-

zender des Vorstands des Fonds Darstellende Künste und 

Ehrenpräsident der Internationalen Vereinigung des Thea-

ters für Kinder und Jugendliche. 5
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Um eine ständige Entwicklung hin zu fairen Arbeitsbedin-
gungen in Kunst und Kultur zu gewährleisten, wurden im 
von Vertreter:innen von Bund, Bundesländern sowie der In-
teressengemeinschaften entwickelten und von der IG Freie 
Theaterarbeit angeregten FAIRNESS CODEX Respekt und 
Wertschätzung, Nachhaltigkeit, Vielfalt und Transparenz 
als wichtigste gemeinsame Ziele benannt. Dieser im Mai 
2022 veröffentlichte FAIRNESS CODEX für Kunst und Kultur 
in Österreich diente nun als Basis zur Entwicklung anwend-
barer Strategien und Maßnahmen für die Zusammenarbeit 
in Kunst und Kultur. 

In Arbeitstreffen, die sich jeweils auf eines der Ziele des 
FAIRNESS CODEX fokussierten, entwickelten Künstler:in-
nen und Kulturagierende in Zusammenarbeit mit der IG 
Freie Theaterarbeit einen Katalog an praktischen Hand-
lungs- und Umsetzungsmöglichkeiten für das Berufsle-
ben. Der erarbeitete Katalog kann als Werkzeugkiste für 
die Anwendung in eigenen Arbeitsverhältnissen gesehen 
werden, und bezieht sich sowohl auf eine individuelle Ebe-
ne, als auch auf eine institutionelle sowie eine politische.

Die vier Themen des FAIRNESS CODEX sowie die unter-
schiedlichen Verantwortungsebenen hängen, bezogen auf 
die Bedürfnisse der Freien Szene, eng miteinander zusam-
men. Die Umsetzung der Maßnahmen ist somit auch jeweils 
abhängig von der eigenen Reichweite und Verantwortung. 
Mit der Anwendung des FAIRNESS CODEX verbindet sich 
in diesem Sinne auch immer die Frage, welche Maßnah-
men sich im Rahmen der eigenen Möglichkeiten am bes-
ten umsetzen lassen. Im Zentrum stehen das Bewusstsein 
über Machtdynamiken und die eigene Verantwortung in 
eben diesen zu erkennen, und damit die Frage: Welchen 
Beitrag zu besseren Arbeitsbedingungen kann jede:r Ak-
teur:in leisten? 

In den einzelnen Arbeitstreffen wurden zunächst die 
Schwierigkeiten im alltäglichen Arbeitsumfeld gesucht und 
definiert. Wie und wo ergeben sich mögliche Ungleichge-
wichte? Welche Situationen führen zu unfairen Behandlun-
gen und welche Mechanismen lassen sich daraus ableiten?

Im darauffolgenden Prozess wurden dann gemeinsam 
Methoden und ein Verhaltenscodex entwickelt, die die 

Fairness Katalog
Ein Leitfaden für Handlungs- und  
Verhaltensweisen in Kunst und Kultur

Umsetzung eines transparenten, wertschätzenden, nach-
haltigen und diversen Arbeitsumfelds ermöglichen. 

Ein Aspekt, der auf alle Arbeitsprozesse – nicht nur auf 
institutioneller Ebene, sondern auch in der Zusammenarbeit 
an Projekten in der Freien Szene – angewandt werden kann, 
ist zunächst einmal eine gemeinsame Basis aus gegenseiti-
gem Bewusstsein und Verständnis. Klare und transparente 
Kommunikation zu Beginn eines jeden Arbeitsverhältnisses 
schafft eine gute Ausgangslage hierfür. Je klarer gemeinsa-
me Ziele und Arbeitsverhältnisse besprochen werden, je frü-
her Verträge die Rahmenbedingungen absichern, je mehr 
über die Bedürfnisse jeder:jedes einzelnen Teilnehmenden 
bekannt ist, desto gleichberechtigter, verständnisvoller und 
auch engagierter lässt sich ein Probenprozess gestalten.

Dem folgend wurden in der Gruppe aktuelle Problembe-
reiche ermittelt. Die Frage, was in der Szene und auf persön-
lichen Erfahrungen basierend als „unfair“ wahrgenommen 
wird, bildete hierfür einen wichtigen Ausgangspunkt. Hierzu 
wurden dann auch Maßnahmen und Methoden vorgeschla-
gen und entwickelt, um Verbesserungen zu erreichen. 

Was jedoch auch klar wurde, ist, dass es in jedem Fall 
noch immer der Unterstützung von Fördergeber:innen und 
institutionellen Theaterbetrieben bedarf, die als Koopera-
tions- oder Koproduktionspartner:innen agieren. Denn 
diese haben die Möglichkeiten, mit einer weitaus größeren 
Reichweite faire Arbeitsbedingungen umzusetzen. Deren 
Unterstützung und Mitarbeit ist somit unabdingbar, und so 
wurden im Katalog auch Wünsche und Empfehlungen von 
Akteur: innen der Freien Szene angesprochen, die an Häuser, 
Subventionsgeber: innen und Träger: innen der öffentlichen 
Strukturen gerichtet sind. 

In schriftlicher Form steht der Katalog zunächst allen 
Mitgliedern der IGFT ab Dezember zur Verfügung.

Zusätzlich wird es ab Januar 2023 eine On-
line-Veranstaltungsreihe der IGFT geben, die die 
Ergebnisse zu den jeweiligen Zielen (Respekt und 
Wertschätzung, Nachhaltigkeit, Diversität und Trans-
parenz) noch einmal im Einzelnen genau vorstellt. 6
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Event Report:

EAIPA in Sof ia

In October 2022, EAIPA’s Bulgarian member, ACT Associa-
tion, hosted the European Association of Independent Per-
forming Arts in Sofia for its extra-ordinary general assem-
bly. In this context, numerous meetings, working sessions 
and presentations took place to connect and strengthen 
the relationship of associations from all over Europe.

The visit also gave opportunity to visit the newly built cen-
tre for contemporary arts “Toplocentrala” in the heart of a 
beautiful park in the city. Vesko Dimov, former chairperson of 
ACT Association Bulgaria and now director of Toplocentrala, 
invited EAIPA members to the centre for working meetings 
and the assembly.

The idea behind Toplocentrala is to create 

the necessary infrastructure and better con-

ditions for the development of the independ-

ent community with an on-site production 

office, permanent consulting, a residency 

program, regular educational activities and 

much more.1

1 EAIPA: Introduction to the Independent 

Performing Arts in Europe. 2nd edition, 

2021. P.18



The EAIPA events also took place at the same time as the 
Bulgarian showcase week of the annual ACT festival, giving 
EAIPA members the opportunity to get an impression of the 
Bulgarian independent performing arts scene and to see 
shows on the different stages of Toplocentrala.

Besides internal working sessions and the assembly, 
all present EAIPA members actively engaged in profes-
sional events of the ACT festival, which allowed exchange 
with Bulgarian professionals as well as with international 
guests: EAIPA‘S President, Ulrike Kuner, gave a public pres-
entation about EAIPA’s work and engagements, followed by 
a presentation of project manager Esther Baio. Other EAI-
PA members, who also curate festivals in their respective 
countries, were actively involved in discussions regarding 
programming and curating.

New members 
One important point on the agenda for the extra-ordinary 
general assembly was the resolution to include two new 
membership statuses in the association’s statutes: 

“Peer Membership” for organisations who share interests 
with EAIPA but do not meet the requirements for a full 
membership. And “Urgent Membership” for organisations 
and individuals who do not meet the criteria to become 
a peer or full member but find themselves in a situation of 
crisis and require the support of an international European 
network.

The new resolution was passed and allowed three new 
membership applications to be accepted:
A new full member is the “Theatre Forum” from Ireland, 
whose aim is to strengthen Ireland’s performing arts com-
munity in order to advance its interests and ensure a sus-
tainable future. “PERFAS – Performing Artists South Tyrol” 
f rom Italy, who represents artists f rom all three official 
language regions (German, Italian and Ladin), is a newly 
formed organisation for the province of South Tyrol and 
EAIPA‘s first Peer Member. Their aim is to interact with poli-
ticians and to connect on an international level. Alex Borov-
enskiy from ProEnglish Theatre in Kyiv joined via zoom and 
gave a shocking yet inspiring presentation of the situation 
in Kyiv and the brave artists who are still producing art even 
in times of war. EAIPA is happy to welcome ProEnglish The-
atre as its first Urgent Member. 

Audience engagement & political participation of artists
During the recent pandemic, artists were forced to join 
the political dialogue because their livelihoods depended 
on it. Now that the artistic world sees a return to previous 

conditions, EAIPA has observed that the signs of political 
activism seem to fade. The question is therefore: How can 
artists be made to continue to engage as political subjects – 
or to at least fill out surveys, which are an important tool for 
advocacy. Having the active participation of artists is impor-
tant to show politicians that artists care about their rights 
and that they want to be involved in the development and 
change of structures that affect them. The discussion on 
this topic led to various proposals - from paying artists for 
their participation in different processes, personally calling 
and inviting artists and politicians to transparency on all 
levels, live streaming every discussion, invitations to round-
tables with politicians and celebrating results. EAIPA will 
continue to encourage artists to stand up for themselves 
because their voices matter in the process of creating laws 
and structures which make the creation of art and a liveli-
hood as artist possible.

  Winona Bach & Esther Baio  

EAIPA‘s upcoming events include: 
“Fairness in Focus” – a series of online events 
that highlight different aspects of the  
infrastructure surrounding artists in the 
field of the independent performing arts: 

19.01.2023 | 14–16 h CET
social insurance systems
09.03.2023 | 14–16 h CET
minimum fee recommendations & fair pay
11.05.2023 | 14–16 h CET
intermittency systems

Register via http://www.eaipa.eu or this QR Code:
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EAIPA in Sof ia © EAIPA 9
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Geboren im Iran, beginnt Alireza Daryanavard bereits im 
Alter von zwölf Jahren als Schauspieler zu arbeiten. Neben 
Hauptrollen in Kino und TV erprobt er sich dabei im Er-
wachsenenalter auch als Fernseh- und Radiomoderator. 
Landesweit auf Bühnen im Iran sowie bei zahlreichen in-
ternationalen Festivals tätig, fängt der Schauspieler und 
Regisseur zudem an, Nachwuchstalente zu unterrichten 
und ein Untergrundtheater aufzubauen. 2014 zieht er dann 
als Performancekünstler und Regisseur nach Österreich.

Als Schauspieler und Musiker ist er seitdem in verschiede-
nen Theatern in Wien zu sehen, sowie zu Gast in Frankreich, 
Spanien, Slowenien, Polen, Deutschland und der Ukraine. 
Nach einem Zweitstudium an der Akademie der bildenden 
Künste Wien wird ihm 2017 das Start-Stipendium des Bun-
deskanzleramts Österreich für Darstellende Kunst verliehen 
und seit 2022 ist er zudem Beiratsmitglied im Beirat für 
darstellende Kunst des Bundesministeriums für Kunst und 
Kultur Österreichs.

Sein Solostück Ein Staatenloser wird in der Spielzeit 2018/19 
im WERK X-Petersplatz uraufgeführt. Er wird Stipendiat 
beim Heidelberger Stückemarkt 2019 und feiert im Februar 
2020 die Premiere als Autor und Regisseur seines Stückes 
Blutiger Sommer im WERK X-Petersplatz, womit er für den 
Nestroy-Theaterpreis 2020 in der Kategorie bester männ-
licher Nachwuchskünstler nominiert wird. 2021 hat dann 
sein Stück Tschernobyl – Eine Chronik der Zukunft nach 
Swetlana Alexijewitsch und in Kooperation mit dem WERK 
X-Petersplatz im Odeon Theater Wien Premiere. Und mit 

Porträt

Alireza Daryanavard
Im Gespräch mit Gin Müller

seiner 2022 in Kooperation mit dem WERK X-Petersplatz 
entstandenen Arbeit ASYL TRIBUNAL – Klage gegen die 
Republik ist er erneut in der Kategorie Spezialpreis für den 
NESTROY-Theaterpreis nominiert.

Gin Müller spricht mit ihm über seine Anfänge in der irani-
schen Untergrundkultur, die Verbesserungswürdigkeit der 
strukturellen Förderung und Ausrichtung der Theatersze-
ne in Österreich und die Verwandtschaft von darstellender 
Kunst und Aktivismus.

Mich würde allem voran mal dein Theaterweg interes-
sieren, also wie du dazu gekommen bist…
Einen ganz bestimmten Auslöser gab es nicht. Ich selbst 
habe auch viel darüber nachgedacht, wann eigentlich der 
Moment war, in dem ich gemerkt habe, dass ich Künstler 
werden will – und dies in einer Familie ganz und gar ohne 
Künstler:innen. Ich glaube, mein Weg wurde während der 
Schulzeit durch zwei Lehrer sehr beeinflusst: ein Literatur-
lehrer und ein Englischlehrer. Die waren sehr charismatisch 
und nebenbei bekannte Autoren, die auch Theaterstücke 
geschrieben haben.

Deine Karriere begann ja bereits im Iran. War dort der 
Fokus mehr auf Schauspiel oder auf Regie?
Ja, also zunächst war ich viel als Schauspieler tätig. In mei-
ner Stadt und zunehmend auch landesweit. Und irgend-
wann wurde mir dann klar: Ich möchte an meinen eigenen 
gesellschaftspolitischen Themen arbeiten, die mir damals 
dort gefehlt haben. Und so kam meine Entscheidung, dass 
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ich selber Regie mache und anfange zu schreiben. Das ist 
seitdem auch so geblieben, dass ich am liebsten selbst-
geschriebene Texte oder Stückentwicklungen inszeniere. 
Und glücklicherweise habe ich dann auch die richtigen 
Künstler:innen gefunden, die zu engen Verbündeten und 
Freund:innen wurden, und wir haben dann auch quasi zu-
sammengewohnt.

Wie seid ihr mit Zensur umgegangen?
Naja, das ist im Iran eine persönliche Entscheidung, denn 
du hast zwei Varianten: Entweder sagst du nix mit deiner 
Kunst oder eben doch. Und für ein Zögern war ich viel zu 
jung, deswegen habe ich mein eigenes Untergrundtheater 
gegründet. Das war dann endlich der eigene Raum, den 
wir für unsere Sachen hatten, wo wir ohne Zensur selbst 
kuratieren konnten.

Seit 2014 lebst du nun in Wien. Wie siehst du die hiesige 
Theaterszene?
Ich habe zwei verschiedene Antworten: Aus der Perspek-
tive von jemandem, der vorher in unterdrückten Verhält-
nissen Theater gemacht hat, ist es hier mit so viel Unter-
stützung und Förderungen grundsätzlich super. Dann gibt 
es auch eine zweite Sicht, die ich mit der Zeit bekommen 
habe, da ich ja sehr intensiv hier in der Szene arbeite und 
mich mittlerweile auch mit den kulturpolitischen Entwick-
lungen auskenne und weiß, wie alles läuft. Ich rede jetzt 
mal Tacheles: Ich finde, die institutionellen Strukturen hier 
brauchen eine Renaissance, eine Wiedergeburt. Die derzei-
tigen Reformen, die es seit vielen Jahren gibt, verbessern 
zwar einiges, kratzen jedoch nur an der Oberfläche und die 
strukturellen Ursachen werden dadurch nicht verändert.

Was kritisierst du am meisten?
Es gibt in Österreich zu wenig Verbindung zwischen dem 
Theater und der Gesellschaft. Theater ist aus meiner Sicht 
auch ein Medium für Veränderung und deshalb fordere ich, 
dass Theater weniger repräsentativ und vielmehr produk-
tiv sein sollten! Natürlich habe ich Respekt für alle Klassiker, 
und die habe ich auch alle gelesen und liebe ich ja auch, 
aber die sind für mich eigene künstlerische oder litera-
rische Werke. Und es geht meiner Meinung nach heute 
vor allem darum, im Theater das zeitgenössische Drama 
zu schreiben. Ich arbeite deshalb viel mit dokumentari-
schem Theater und als Autor mit thematisch aktuellen 
Stückentwicklungen. Ich gehe selbst sehr viel ins Theater 
und schaue mir Stücke an. Oft lese ich die Spielpläne der 
Häuser und rege mich ehrlich gesagt viel auf, was so al-
les gespielt wird – so wie auch viele andere Kolleg:innen 
– denn gerade die großen, hochsubventionierten Häuser 
müssen in die Verantwortung genommen werden, rele-
vanter für diese Gesellschaft zu sein. Da ist die Freie Szene 
inhaltlich viel näher am Zahn der Zeit und das, obwohl 
sie im Vergleich nur einen Bruchteil der Ressourcen ab-
bekommt. Es fehlt generell total der Austausch mit dem 
Nicht-Publikum und oft frage ich mich, ob überhaupt klar 
genug ist, wer zukünftig adressiert werden soll. Schließlich 
hat sich die Gesellschaft ja sehr verändert.

In welchen Strukturen arbeitest du? Du hast ja dein ei-
genes Theaterkollektiv Hybrid.
Ja, wir sind ein Theaterkollektiv. Ich persönlich glaube 
an ein kollektives Arbeiten – allerdings mit bestimmten 
Rahmenbedingungen. Theater wird im Inhalt immer sehr 
individuell sein, aber eigentlich ist es im Idealfall ein kol-
lektives Produkt. Wir haben im Theaterkollektiv Hybrid 
immer wieder Projekte, an denen wirklich viele Leute be-
teiligt sind, so wie bei der Produktion Asyl Tribunal, bei 
der mit allen Asylrechtsexpert:innen und Aktivist:innen 
und Kooperationspartner:innen fast 30–35 Leute inten-
siv miteinbezogen waren. Im künstlerischen Kernteam 
der Produktion waren wir vier bis fünf Personen. Bei der 
letzten Produktion, Tschernobyl – Eine Chronik der Zu-
kunft, war es ja auch so: Da waren fast 30 Leute beteiligt, 
mit 25 Personen auf der Bühne im Odeon Theater und 
einem kollektiven Kernteam von vier bis fünf Personen. 
Einzelne Besetzungen wechseln, da es ja von Produktion 
zu Produktion allein schon thematisch verschieden ist, wer 
beteiligt ist. Beim Tribunal gab es zum Beispiel weniger 
Bedarf für eine klassische Dramaturgie, dafür allerdings 
für einen Rechtsanwalt sowie für eine Menschenrechtsak-
tivistin und Autorin.

© Bettina Frenzel



Wie siehst du generell das Verhältnis von Theater, Per-
formance und Aktivismus?
Ich sage oft ich bin Theateraktivist. Aber ich glaube zeit-
genössisches Theater und Aktivismus sind wie Geschwis-
ter, die zusammengehören. Also die Ideen kannst du nicht 
trennen, selbst wenn du wolltest. Die können sich vielleicht 
ein Jahr lang nicht sehen, aber du kannst nicht ignorieren, 
dass sie vom Wesen her zusammengehören. In Österreich 
sieht man jedoch sehr wenig von dieser Verbindung. Es gibt 
zum Beispiel kaum Straßentheater, was in vielen anderen 
Ländern eine Form des Aktivismus ist. Ich kann sagen, ei-
nes der Hauptagitationsformate im Iran ist Straßentheater. 
Dort erreichst du damit wirklich viele Leute. Aktivistische 
Theateransätze sind dahingegen hier in Österreich bisher 
oder derzeit nicht so präsent. Schauen wir mal den künst-
lerischen Aktivismus in Brasilien oder in Mexiko oder auch 
in Ost-Europa an. Davon können wir uns hier noch viel in-
spirieren lassen.

Was ist deine Zukunftsvision für die Theaterlandschaft?
Die Theater müssen aufwachen und im Hier und Jetzt 
ankommen. Es gibt einen großen Bedarf an Verände-
rung, und da sind alle angesprochen, in ihrem jeweiligen 

Arbeitsbereich einen Teil dazu beizutragen. Theater sind in 
einer Krise und müssen sich komplett neu beweisen, und 
das braucht grundlegend neue Strukturen sowie stabile 
Ressourcen und bessere Grundeinkommens- und Arbeits-
bedingungen seitens der Kulturpolitik. Mehrsprachigkeit 
sollte in einer Stadt wie Wien im Jahr 2022 auf den Büh-
nen und in den Institutionen selbstverständlich sein. Es 
braucht viel mehr Fantasie für das Bespielen des öffentli-
chen Raums, was momentan nur einen sehr kleinen Anteil 
der regulären Spielpläne ausmacht. Beiräte sollten wirklich 
absolut divers besetzt sein. Ressourcen für Recherche und 
thematisch relevante Stückentwicklungen gehören aufge-
stockt. Den Dialog mit dem Publikum und auch mit der 
jungen Bevölkerung gilt es zu verstärken. Es braucht den 
Mut, kommerzielle und avantgardistische Ansätze auch 
hinsichtlich der Finanzierung verschieden zu bewerten 
und eine deutliche Umverteilung hinsichtlich einer viel 
lebendigeren und konkurrenzfreieren Zusammenarbeit 
zwischen Nationaltheatern, Off-Szene und Off-Off-Szene 
zu erreichen.

  Gin Müller  

© Alex Gotter
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© Simon Vanhal

Teil 16 der Serie: 

KUNST BEZAHLEN

Im Gespräch mit der österreichischen Regisseurin 

Ursula Leitner, 
die das Debüt ihres Kulturvereins handikapped unicorns 
über Crowdfunding f inanzierte. Sie berichtet im Interview 
mit Carina Werthmüller über ihre Erfahrungen. 
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Wie arbeitest du?
Ich bin daran interessiert, eigene Projekte auf die Beine zu 
stellen. Dafür braucht man Geld, und deshalb reiche ich re-
gelmäßig bei der MA7 ein –  manchmal hat man Glück und 
manchmal hat man Pech. Diesmal hatte ich Glück. Also wir 
können wieder etwas verwirklichen – Herstory. No more ex-
cuses. No more abuses. Sonst bekomme ich immer wieder 
Auftragsarbeiten: viel vom Theater Westliches Weinviertel, 
aber auch aus der Freien Szene. 

Wie bist du organisiert? 
Wir sind bei den eigenen Projekten als Verein handikapped 
unicorns organisiert, den ich zusammen mit Andreas Sto-
ckinger leite. Der Verein ist damals tatsächlich in Zusam-
menhang mit einer Crowdfunding-Kampagne entstanden. 

Kannst du mehr zu diesem ersten Projekt und dessen 
Finanzierung über Crowdfunding sagen? Wie kam das 
zustande?
Andreas Stockinger hat mir von dem Buch Bienensterben 
erzählt. Ich habe es dann gelesen und wir haben daraufhin 
den Verein handikapped unicorns gegründet, und mit die-
sem Projekt bei der MA7 eingereicht. Wir wurden damals 
aber nicht gefördert und haben uns dann gedacht: „Nee, 
das Ding funktioniert und wir wollen das unbedingt durch-
ziehen”. Deswegen haben wir eine Crowdfunding-Kampag-
ne auf die Beine gestellt, die Gott sei Dank erfolgreich war. 
Man muss aber dazu sagen, dass wir jetzt nicht wahnsinnig 
viel Geld damit aufgestellt haben. Das war aber auch nicht 

das große Ziel. Wir wollten halt dieses Projekt unbedingt 
verwirklichen. Wir hatten das Glück, dass die ganzen Dar-
steller:innen da auch sehr viel mitreingearbeitet haben. 

Ich würde so ein Crowdfunding aber wahrscheinlich 
heute eher nicht mehr machen, weil das mit viel mehr Auf-
wand und Arbeitszeit verbunden ist, die immer unterschätzt 
wird. Denn du musst ja diese ganzen Belohnungen und 
Goodies kreieren. Dann muss man auch immer wieder diese 
Kampagne beleben und immer wieder Neuigkeiten haben: 
Es gibt ein neues Foto, es gibt ein neues Goodie, es gibt eine 
neue Darstellerin, und so weiter. Man muss da irgendwie 
immer wieder Abstriche machen. Dann schenkt man Karten 
her, die dann wieder bei den Einnahmen fehlen... Außerdem 
habe ich an dem Projekt nichts verdient und mein Kollege 
auch nicht. Zumindest die Schauspieler:innen konnten wir 
mit dem Geld bezahlen. 

Wir haben allerdings gemerkt, dass das Positive beim 
Crowdfunding in der Auslastung liegt, denn durch die stete 
Kontaktnahme mit Leuten und den regen Austausch mit 
deinem Publikum wissen ganz viele schon Bescheid, dass 
es das gibt und es stattfinden wird. Das ist das Tolle dran 
und das hat sich dann auch bei den Vorstellungen einfach 
gezeigt, da wir recht gut verkauft waren. 

Wie lief das Crowdfunding genau ab und wie hoch wa-
ren die Einnahmen daraus? Kanntet ihr die Unterstüt-
zer:innen persönlich? 
Wir haben das Crowdfunding auf We’ll make it erstellt. Da 
muss man allerdings einen Prozentanteil an die Plattform 

Andreas Hajdusic, Rina Juniku Julia Sailer, Edu Wildner, Rina Juniku
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abgeben, auch wenn es damals die günstigste war. In Form 
der Kampagne waren es dann 5.000 Euro, die eingenom-
men wurden – das ist halt nichts für eine künstlerische Pro-
duktion. 

Die Unterstützer:innen kannten wir großteils. Aus ver-
schiedenen Bereichen, eben von Freundschaft bis Familie 
über Kolleg:innen, war da irgendwie alles dabei.

Also hat dir das Crowdfunding einen Start ermöglicht?
Ich glaube, ja. Das war zumindest der Beginn des Vereins: In 
dem Moment hat sich herauskristallisiert, wofür der Verein 
nicht nur damals stand, sondern auch weiterhin steht. Die 
Auseinandersetzung mit gesellschaftspolitischen Themen 
in Form von Romanadaptionen, wie das damals bei Bie-
nensterben war, oder Stückentwicklungen, wie es jetzt bei 
Herstory der Fall ist.

Wir haben in dieser ersten Zeit zumindest sehr viel ge-
lernt über uns selbst und unsere Tendenzen. Ich weiß, wir 
hatten damals einfach die Aufmerksamkeit. Aber vielleicht 
ist das eben auch zu viel gesagt, dass einige in der freien 
Szene die handikapped unicorns kennen, weil wir so ange-
fangen haben.

Trotzdem konnten wir dadurch bei den Kurator:innen 
schon etwas vorweisen und sie einladen. Wir waren präsent, 
hatte ich den Eindruck. Was vielleicht auch mit den Goodies 
zusammenhängt. Das waren unter anderem Stoffbeutel mit 
Logos, die dann von einigen durch die Gegend getragen 
wurden. Aber natürlich kann ich es nicht hundertprozen-
tig sagen, weil es ja dann doch im Endeffekt die eigene 
Bubble ist. 

Wie finanziert ihr euch jetzt?
Vor allem über die Projektförderungen der MA7, dann aber 
natürlich auch über Einreichungen beim BMKOES und mit 
Bezirksförderungen. Was halt gerade möglich ist. 

In NÖ gibt es noch einen zweiten Verein – das sind die 
handikapped unicorns NÖ – und da machen wir jährlich 
ein Stationentheater. Da muss man aber auch jedes Jahr 
wieder neu ansuchen. Das klappt aber momentan Gott sei 
Dank auch. 

In Wien ist das aktuelle Projekt das dritte geförderte 
Projekt. Man braucht Durchhaltevermögen, wenn man be-
denkt, dass wir schon seit sechs Jahren bestehen.

Was würdest du den Leuten mitgeben, die gerade be-
ginnen und keine Förderung bekommen haben? 
Man kann Crowdfunding schon machen, aber man muss 
sich halt auch bewusst sein: Das ist ein Haufen Arbeit, die 
wahrscheinlich unbezahlt bleibt. Das hatte ich damals in 

meiner Naivität nicht so bedacht. Jetzt auch noch Fair Pay 
zu erreichen, was damals noch nicht so präsent war, ist we-
sentlich schwieriger. Es war damals eher so: Man schließt 
sich als Gruppe zusammen oder sucht sich Leute, die gerne 
mit einem arbeiten wollen und dann macht man halt mal. 
Und per se finde ich das nicht den schlechtesten Ansatz. 
Man sollte nur drauf achten, dass das auch in einer Relation 
zu dem steht, was man verdient und was nicht. 

Was wünschst du dir?
Eigentlich mehr Budget, aber als Gesamtbudget für alle 
Kulturschaffenden. Dass eben die Projektförderungen oder 
die Auswahl nicht ganz so begrenzt sind. Corona hat es lei-
der ohnehin gezeigt: Man ist als Künstler:in, als im Kulturbe-
reich Arbeitende:r  am Abstellgleis. Ich wünsche mir mehr 
Aufmerksamkeit und mehr Wertschätzung und mehr ernst 
genommen zu werden. Einfach die Erkenntnis, dass Kultur 
und Theater auch Arbeit sind und entsprechend vergütet 
werden müssen. Einerseits wollen alle faire Bedingungen 
schaffen, aber andererseits will dann die Politik das nicht so 
wahnsinnig unterstützen. In dem Sinne: Bedingungsloses 
Grundeinkommen wäre was, was allen helfen würde und 
alle brauchen könnten. 

© Simon Vanhal
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Fotos:
KULTURENQUETE © A. Lamprecht

Im Westen … 

Ein Blick in die Bundesländer 

Ein kurzer Bericht über die Kulturenquete in Vorarlberg 
am 13.10.2022 und unsere Bundesländer-Meetings 
in Bregenz (14.10.2022) und Innsbruck (15.10.2022). 
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Vorarlberg
Das Land Vorarlberg lud am 13.10.2022 nach 2015 wieder zu 
einer Kulturenquete in den Angelika-Kauffmann-Saal nach 
Schwarzenberg ein. Ausdrücklich nicht als „Leistungsschau“ 
angekündigt, wurde doch ein Überblick über die verschie-
denen Entwicklungen in der Kulturlandschaft Vorarlbergs 
gegeben – und über alle Sparten – die in Vorarlberg auch 
in enger Zusammenarbeit mit dem Tourismus steht. Un-
ter dem Motto „Zusammenarbeiten, Impulse setzen, Gren-
zen überschreiten“ wurden verschiedene Projekte an den 
Schnittstellen zu Architektur, Digitalisierung, Interkultura-
lität, internationaler Austausch, Kulturerbe und regionale 
Entwicklungen vorgestellt. 
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Ein eigener Slot wurde dem Thema Fairness und Fair Pay ge-
widmet – sowohl in der Veranstaltung wie auch im Booklet. 
Auf dem Podium war Brigitte Winkler-Komar (Abteilungs-
leiterin Musik und Darstellende Kunst im BMKÖS) eingela-
den, sich mit unserer Bundeslandsprecherin Barbara Herold 
sowie Kulturamtsleiter Winfried Nußbaummüller zu diesem 
Thema auszutauschen. Allen war klar, dass künftig Förderun-
gen der öffentlichen Hand nicht mehr ohne faire Bezahlung 
aller Beteiligten erfolgen können – immerhin hatten gerade 
die Vertreter:innen des Landes Vorarlberg sehr aktiv am Fair-
ness Codex mitgearbeitet, und zudem auch im Juni 2022 das 
Strategieabkommen zu Fair Pay von Bund und Bundeslän-
dern mitunterzeichnet. Es gibt also ein klares Bekenntnis zu 
Fair Pay, und die entsprechend erhöhten Budgets werden 
ab spätestens 2023 erwartet. 

Außerdem startet das Land Vorarlberg unter der Leitung 
von Fabian A. Rebitzer (Forschungsgruppe Empirische Sozi-
alwissenschaften der FH Vorarlberg) ab November 2022 eine 
Tiefenuntersuchung zur Einkommens- und Versicherungs-
situation der freien Szene in Vorarlberg (leider als „Prekari-
atsstudie“ angekündigt), deren Ergebnisse für Beginn des 
nächsten Jahres erwartet werden. 

Die IG Freie Theaterarbeit hat sich aktiv in die Diskussion 
eingebracht und nicht nur angeboten, eine Workshoprei-
he zur Einführung einer Honoraruntergrenze in Vorarlberg 
durchzuführen, sondern wir haben das Land auch aufgefor-
dert, über Residency-Orte für darstellende Künstler:innen 
nachzudenken und professionelle Arbeits- und Probenräu-
me aufzubauen. Dies wäre ein bedeutender Schub für den 
internationalen Austausch und ein wesentliches Investment 
in die Attraktivität des Landes und würde auch helfen, ab-
gewanderte professionell arbeitende Künstler:innen wieder 
zurückzubringen. Das Beispiel einer Zwischennutzung (pri-
vate Initiative, Fabriksleerstand) in Bregenz ist zwar eine 
gute Erfahrung und Möglichkeit für Künstler:innen, ersetzt 
jedoch nicht professionelle Räume und Infrastrukturen. 

Bregenz und Innsbruck
Am 14.10. ging es dann nach Bregenz ins theater kosmos, 
und am 15.10. weiter nach Innsbruck zur Bundesländertour. 
Patrick Trotter und Ulrike Kuner informierten gemeinsam 
mit Barbara Herold (Bundeslandsprecherin Vorarlberg) und 
Daniela Oberrauch (Bundeslandsprecherin Tirol) über den 
aktuellen Stand in Österreich bei der Umsetzung von Fair 20
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Pay, erläuterten die Funktion der Honoraruntergrenzen am 
Beispiel Wien und das Kalkulationstool zur Errechnung von 
Projekt- und Personalbudgets, das auf auf der Website der 
IGFT (www.freietheater.at/kalkulationstool) zur freien Verfü-
gung steht. Außerdem wurde der Fairness Codex vorgestellt 
sowie die Arbeit am Fairness Catalogue. Diesen werden wir 
noch in diesem Jahr veröffentlichen: Gemeinsam haben wir 
mit Künstler:innen konkrete Beispiele erarbeitet, wie die vier 
Themen des Fairness Codex (Nachhaltigkeit, Respekt und 
Wertschätzung, Transparenz, Diversität) in den realen Ar-
beitsablauf von Theater-, Tanz- und Performanceprodukti-
onen integriert werden können. 

Als Anliegen wurde uns wiederum nicht nur mitgege-
ben, dass es das große Problem des professionellen Arbei-
tens in den Bundesländern gibt. Es fehlt auch an Austausch, 
an geeigneten Räumen und Präsentationsformaten wie 
Festivals, etc. Ebenso ist die junge Generation oft nur schwer 
zu finden, weil Ausbildungsstätten in der Welt verstreut sind 
und es wenig Anreize gibt, wieder zurückzukehren. Genau 
dies ist aber ein kulturpolitisches Anliegen. Darüber hinaus 
wurde sich noch darüber ausgetauscht, dass es beispiels-
weise zu wenige Vorsprechen oder Castings gibt. 

Die IG Freie Theaterarbeit wird die Bundesländertour 2023 
fortsetzen und wir sind schon wieder dabei, mit den verant-
wortlichen Politiker:innen auf Bundesländerebene Termine 
zu vereinbaren. 

Für mehr Informationen, siehe:
Eine Zusammenfassung der Veranstaltung in 
Vorarlberg findet sich in einem Booklet, das auch 
online zur Verfügung steht: 
https://vorarlberg.at/-/kulturenquete-booklet

Das frei verfügbare Kalkulationstool zur Errechnung 
von Projekt- und Personalbudgets findet sich auf 
der Website der IGFT unter: 
www.freietheater.at/kalkulationstool 21
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Pro Dance Vienna, Backpulver, 
TQW Studios und Co.
Wie die Wiener Tanzszene um professionelles  
Training kämpft

Tänzer:in zu sein, bedeutet eigentlich einen sehr sozialen 
Beruf zu ergreifen. Das beginnt bereits in der Ausbildung, 
denn man trainiert zusammen: Ballett, Flying Low / Passing 
Through, Release, Axis Syllabus, Yoga, Pilates, Repertoire, 
Partnering, (Contact) Improvisation, Movement Research, 
Theorie, Anatomie, Choreographie, Komposition… man ver-
bringt jeden Tag, jede Stunde mit den Kolleg:innen in den 
Studios. Das schweißt zusammen. Man kennt sich danach 
sehr gut, weiß wo die jeweiligen Stärken und Schwächen 
liegen, aber man unterstützt sich auch gegenseitig. Denn 
man braucht die Kolleg:innen: Man lässt sich bei der Ent-
wicklung der eigenen Körpersprache von ihnen inspirieren, 
ist auf deren Feedback angewiesen. Man lernt durch Be-
obachtung, Vorzeigen, um dann das Gesehene im eigenen 
Körper umsetzen. Selbst der Anatomieunterricht passiert 
oft in Partnerarbeit: Man lernt aneinander Knochen und 
Muskelpartien zu finden und zu spüren. 

Doch die professionelle Tanzausbildung ist hart, denn 
man wird darauf vorbereitet, sich auf einem internationa-
len Markt behaupten zu können. Um beim Vortanzen alle 
Runden zu absolvieren und danach auch das Engagement 
zu bekommen, muss man meistens mehrere Tanztechni-
ken beherrschen und spontan Bewegungsmaterial kreie-
ren können, welches der Ästhetik des:der Choreograph:in 
entspricht. Für zeitgenössischen Tanz gibt es kaum fixe 
Kompanien mit Jahresverträgen. Der Großteil arbeitet 
daher vorranging projektbasiert in der freien Szene. Aber 
um immer wieder Projekte zu bekommen, um gebucht zu 
werden, um Verletzungen vorzubeugen und um die hart 
erarbeitete Technik nicht zu verlieren, muss man ständig 
in Bewegung bleiben, Klassen und Workshops besuchen 
und sich weiterbilden.

Nach dem Abschluss haben Tänzer:innen keinen Zugang 
mehr zu den Studios und den Unterrichtseinheiten ihrer 
Ausbildungsstätte – sie müssen ab sofort selbstständig 
ihren Trainingsplan zusammenstellen. Aber Tanztraining 
braucht eine besondere Infrastruktur. Man braucht einen 
Sprungboden, Tanzteppich, teilweise auch Spiegel und Bal-
lettstange – und viel, viel Platz. Aber nicht nur die räumli-
chen Gegebenheiten sind wichtig für Tänzer:innen, sondern 
auch die Qualität und Art des Trainings: Man will gefordert 
werden, das Niveau der Klasse und der Teilnehmenden 
soll nicht niedriger als während der Ausbildung sein, man 
wünscht sich Feedback, Regelmäßigkeit, ein breites Ange-
bot an verschiedenen Klassen und das Ganze bitte aber zu 
einem Preis, den sich Tänzer:innen, die in der freien Szene 
arbeiten, auch leisten können. Denn trainieren sollte man 
eigentlich täglich, und am besten gleich mehrere Einheiten. 

Daher gibt es in fast jeder Stadt mit einer aktiven Tanz-
szene professionelle Studios, die regelmäßiges, leistbares 
Training für Tänzer:innen anbieten. Wer neu in einer Stadt 
ist und sich ein Bild von der lokalen Tanzszene machen will, 
wird meistens in diesen Studios fündig. Denn diese Studios 
bieten nicht nur Räume und Trainingseinheiten, sondern 
sie fungieren auch als kleine „Tanzhubs“, wo sich die Szene 
trifft: Man lernt, wer neu in der Stadt ist, wer gerade wieder 
zurück von der letzten Tournee ist, wer gerade die Klasse als 
Warm-up nutzt, um dann in die Proben zu gehen, und wer 
gerade zwischen Projekten steht und versucht, die Zeit zu 
nutzen, um wieder besser in Form zu kommen. Man erzählt 
sich, wer gerade in welchen Projekten arbeitet und wann 
sie gespielt werden, was man vom Tanzprogramm in den 
Häusern der Stadt gesehen hat, ob gerade jemand Tän-
zer:innen sucht, welche Auditions gerade ausgeschrieben 
sind und wer sich dafür vorbereitet. Tänzer:innen brauchen 23
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ihr Netzwerk – man kann hier fragen, ob jemand jemanden 
kennt, die einen eine Nacht auf dem Sofa schlafen lassen, 
wenn man in eine andere Stadt für ein Vortanzen fährt, ob 
jemand Zeit hat, das Solo für das nächste Vortanzen zu fil-
men oder ob jemand eine gute, leistbare Physiotherapeutin 
empfehlen kann. 

Mit dem Tanzquartier bekam Wien 2001 solch ein „Zen-
trum“ für Tanz, welches unter anderem die Möglichkeit für 
professionelle Tänzer:innen bietet, an subventioniertem 
Training teilzunehmen. Seit der Gründung gingen jedoch 
die Meinungen in der Szene zum Angebot des professio-
nellen Trainings auseinander. Ein Ort allein kann niemals 
alle Wünsche abdecken und somit wurde das Trainingsan-
gebot immer wieder von Tänzer:innen aus der Szene kriti-
siert: Manche waren mit der Programmierung der Lehren-
den unzufrieden, mit dem technischen Niveau, für wen die 
Einheiten geöffnet sind, mit den Trainingszeiten oder Trai-
ningsarten. Anläufe, Training selbst zu organisieren, gab es 
auch immer wieder, doch unsubventioniert kann man nur 
schwer leistbare Klassen anbieten, wenn man noch Raum-
miete und Honorare für Lehrende abdecken muss. Förder-
möglichkeiten gibt es da auch keine: Die MA7 fördert nur 
die Umsetzung künstlerischer Vorhaben, und Tanztraining 
wird dabei dezidiert nicht als künstlerische Arbeit betrach-
tet. Eine Tatsache, die viele Tänzer:innen verärgert.

Mit der vorübergehenden Schließung des Tanzquartiers 
im Jahr 2017, um über mehrere Monate hinweg Umbau-
arbeiten durchführen zu können, kam es dann zu einem 
Aufschrei in der Szene, denn das Training für Tänzer:innen 
wurde in dieser Zeit einfach gestrichen. Damals wurde auch 
die Wiener Perspektive gegründet, als eine Reaktion auf die 
gleichzeitige Schließung von Tanzquartier Wien und brut 
im Künstlerhaus am Karlsaplatz aufgrund von Wechseln der 
künstlerischen Leitungen. In der Wiener Perspektive gibt 
es seither auch eine eigene Arbeitsgruppe für „Training & 
Education“, die sich spezifisch mit dem Problem des Trai-
nings in Wien auseinandersetzt.

Im März 2020 kam es dann zur erneuten Schließung des 
Tanzquartiers – es gab wiederum keine Möglichkeiten für 
Tänzer:innen, ins Training zu gehen. Alternativen wurden 
keine angeboten. Auf der Website stand, der schwedischen 
Sängerin Robyn nachempfunden, nur „Keep dancing on 
your own“.

Der Frust in der Szene war groß: Tänzer:innen fühlten 
sich weder von Fördergeber:innen noch vom Tanzquartier 
selbst als Kunstsparte ernst genommen. Es kam immer 
wieder zu öffentlichen Briefen, Gesprächen und Petitionen 
– meist unter der Koordination von der „Initiative Tanz und 
Bewegungskunst Österreich ITBOE“ (Obfrau: Nadja Puttner) 

und der Arbeitsgruppe „Training & Education“ der Wiener 
Perspektive (meist vertreten durch Charlotta Ruth, Anne 
Juren und Alina Tretinjak). Gleichzeitig begannen sich ver-
schiedene Gruppen zu bilden, die selbstorganisiertes Trai-
ning anbieten. In kleineren, in der Stadt verteilten Studios 
werden seitdem verschiedene Klassen angeboten. Meist für 
einen geringen Solidaritätsbeitrag, mit dem die Raummiete 
gezahlt wird. Die Koordination läuft über Whatsapp-Grup-
pen und Doodle-Kalender, aber sie ist zeitaufwendig und 
basiert auf dem Engagement und der Selbstausbeutung 
von (meist weiblichen) Einzelkämpfer:innen – ein System, 
das auf Dauer nicht funktionieren kann. Somit kam es auch 
zu verschiedenen Treffen in der Szene, in denen das Prob-
lem gemeinschaftlich besprochen wurde. Es wurde dabei 
beschlossen, dass zwei Gruppen (ITBOE und Backpulver) bei 
der Stadt Wien einreichen: Die Begleitschreiben entstanden 
in gemeinschaftlicher Arbeit mit der Wiener Perspektive, 
die IG Freie Theaterarbeit unterstützte das Unterfangen. 
Mit Februar 2022 konnte dann erstmals subventioniertes, 
professionelles Tanztraining außerhalb des Tanzquartiers 
angeboten werden. 

Nach einer Saison befragen wir als gift-Magazin nun die 
Vertreter:innen von ITBOE und Backpulver zu ihren bishe-
rigen Erfahrungen. 

  Esther Baio  

ITBOE © Wei-Ken Liao24
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gift: Wie kam es zu der Entscheidung, selbst Training 
anzubieten? Was waren die Umstände, bzw. welche 
Bedürfnisse von Tänzer:innen in Wien wolltet ihr mit 
eurem Angebot abdecken?
Als die Initiative Tanz und Bewegungskunst Österreich im 
Frühling 2020 entstanden ist, war das Trainingsangebot für 
professionelle Tänzer:innen in Wien sofort ein wichtiges The-
ma. Es gab damals ja gerade überhaupt kein Training, da das 
Tanzquartier Wien geschlossen war und während des ersten 
Lockdowns auch keine Online-Klassen angeboten hat. Da wir 
Tänzer:innen von regelmäßigem Training als Basis unserer 
künstlerischen Arbeit abhängig sind, war die Verzweiflung 
und Verunsicherung in der Tanzszene deutlich spürbar.

Als dann im Herbst 2020 das Tanzquartier-Training we-
gen der dort sehr strengen Covid19-Regeln nur nach vor-
heriger Bewerbung von einer sehr kleinen Gruppe besucht 
werden konnte, begann es in der Szene zu brodeln.

Wir haben ein offenes Online-Meeting organisiert, wo 
wir zum ersten Mal mit einer größeren Gruppe von Wiener 
Tänzer:innen über die Situation gesprochen haben, und da-
durch verstehen konnten, wie groß die Unzufriedenheit mit 
dem bestehenden Trainingsangebot in Wien tatsächlich ist 
– und zwar nicht erst seit dem Beginn der Pandemie.

In der Folge ist dann eine sehr fruchtbare Kommunikation 
zwischen uns, der Wiener Perspektive und den Tänzer:in-
nen der Wiener Szene in Gang gekommen. In zahlreichen 
Gesprächen haben wir Bedürfnisse, Wünsche und Visionen 
abgefragt und diskutiert. Anfangs noch mit dem Hinter-
grund bzw. dem Ziel, dass das Tanzquartier als die Wiener 
Institution für zeitgenössischen Tanz letztendlich doch auf 
die Wünsche der Szene eingehen und das weitgehend als 
unzureichend empfundene Angebot anpassen würde.

Gemeinsam mit der Wiener Perspektive haben wir dann 
im Februar 2021 einen offenen Brief zur Trainingssituati-
on für professionelle Tänzer:innen in Wien verfasst, der an 
die Leitung des Tanzquartier und an Stadträtin Veronica 
Kaup-Hasler adressiert war. Der Brief, in dem wir die Prob-
lematik geschildert und Vorschläge für eine Verbesserung 
der bestehenden Strukturen gemacht haben, wurde von 
mehr als 300 Tänzer:innen unterschrieben. Im Zuge der 
Arbeit an diesem Text kam auch erstmals die Idee auf, als 
Ergänzung zum Tanzquartier ein von den verschiedenen 
Gruppierungen der Szene selbstorganisiertes Training in 
Wien zu etablieren.

In einem darauffolgenden Gespräch mit der Stadträtin 
und der Leitung des Tanzquartier, an dem außer uns noch 
Vertreter:innen der Wiener Perspektive und einige Tän-
zer:innen der Wiener Szene teilgenommen haben, wurde 
klar, dass es im Tanzquartier nicht die von der Szene ersehn-
ten Änderungen geben würde. Unsere Idee, als Ergänzung 
selbstorganisierte, geförderte Trainingsstrukturen aufzu-
bauen, wurde von der Stadträtin positiv aufgenommen.

Also haben wir begonnen zu planen. Da das zu entwi-
ckelnde Trainingsprogramm die Bedürfnisse von mög-
lichst vielen Mitgliedern der Wiener Tanzszene abdecken 
sollte, haben wir wieder viel kommuniziert und zugehört: 
Die zahlreichen Gespräche kamen zu dem gemeinsamen 
Ergebnis, dass mehr Wert auf die “Vielfalt der Interessen” 
innerhalb der Wiener Szene gelegt werden soll, anstatt 
jede Art von Training in eine einzige Struktur einzufügen. 
Wichtige Anliegen waren auch die Unabhängigkeit des 
Trainingsangebots von der künstlerischen Produktion sowie 
das starke Bedürfnis der Szene nach einem Tanz-Netzwerk, 
das statt Konkurrenz eine größere Synergie zwischen den 
verschiedenen Gruppen und Trainingsstrukturen herbei-
führt.

Im November 2021 haben wir dann in Kooperation mit 
Bears in the Park und den Trainingsinitiativen Backpulver 
und Tanzpunkt das Pilotprojekt „Pro Training Vienna“ ge-
startet, das von der Szene gut angenommen wurde. Im Fe-
bruar 2022 wurde dann aus der Fusion von Tanzpunkt und 
unserem Angebot PRO DANCE VIENNA.

Antworten von Nadja Puttner in Vertre-

tung von ITBOE und Pro Dance Vienna:
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gift: Welches Training wird von eurer Organisation an-
geboten? Wo finden eure Trainingseinheiten statt?
Im Rahmen von PRO DANCE VIENNA bieten wir fünfmal 
wöchentlich (Mo-Fr) je zwei Trainingseinheiten in einem 
wechselnden Stundenplan an. Es gibt täglich zeitgenös-
sisches Training, mindestens dreimal wöchentlich Ballett 
und als Ergänzung eine Mischung aus verschiedenen Stilen 
wie z. B. Modern, Jazz, Street & Clubdance, Kung Fu sowie 
Yoga, Pilates und Alignment. Der Schwerpunkt liegt auf phy-
sischem bzw. tänzerischem Training, das größtenteils von 
Dozent:innen geleitet wird, die aus der Wiener Szene kom-
men. Alle Klassen finden derzeit im Move On Dancecenter 
in der Neubaugasse statt.

gift: Wie wurde euer Angebot in der Wiener Tanzszene 
aufgenommen?
Nach dem Start im Februar 2022 gab es eine Zeit lang pan-
demiebedingte Anlaufschwierigkeiten, aber inzwischen 
sind fast alle Einheiten gut besucht und das Angebot wird 
von der Wiener Tanzszene sehr gut angenommen. Wir be-
kommen oft das Feedback, dass viele Kolleg:innen sehr froh 
sind, dass es mit PRO DANCE VIENNA endlich ein tägliches, 
vielseitiges Trainingsangebot mit erschwinglichen Preisen 
für professionelle Tänzer:innen gibt.

Unser f ixer Kundenstock umfasst mehr als 100 pro-
fessionelle Tänzer:innen und mehr als 90 % unserer Teil-
nehmer:innen üben Tanz in beruflichem Kontext aus. Das 
Drop-In-System ermöglicht, dass das Angebot aber auch 
immer öfter von Tänzer:innen wahrgenommen wird, die nur 
vorübergehend in Wien arbeiten. 

gift: Wie sehen eure Pläne für die Zukunft aus? Gibt 
es Ideen, das Angebot auszubauen oder zu verändern?
Prinzipiell sind wir ständig am Ausloten, wie das Angebot 
laufend an die Bedürfnisse der Szene angepasst werden 
kann. Der flexible Stundenplan erlaubt uns, sensibel auf 
Feedbacks aus der Szene zu reagieren und auch immer 
wieder Neues auszuprobieren.

Wir arbeiten gerade daran, auch Klassen zu etablieren, 
die professionellen Tänzer:innen einer Sparte den Zugang 
zu einer anderen Technik erleichtern und dadurch insge-
samt zu einer Weiterentwicklung der Szene beitragen, 
also z. B.: Floor Work für Balletttänzer:innen oder Ballett 
für Performance-Künstler:innen. Außerdem würden wir 
das Programm in Zukunft gerne durch Workshops und 
Veranstaltungen ergänzen, die die verschiedenen „Bub-
bles“ der Tanzszene zusammenbringen und mehr Aus-
tausch und Zusammenhalt quer durch die Communities 
anregen. 

Unsere Pläne für die Zukunft sind im Moment jedoch etwas 
überschattet von der Tatsache, dass wir zwar für dieses Jahr 
eine Förderung direkt von der MA7 bekommen haben, unser 
Projektförderantrag für das erste Halbjahr 2023 vom Kura-
torium aber mit der Begründung abgelehnt wurde, dass 
PRO DANCE VIENNA als infrastrukturelles Vorhaben leider 
nicht aus den Mitteln der künstlerischen Projektförderung 
unterstützt werden kann. 

Wir wünschen uns sehr, dass das Programm auch im 
kommenden Jahr weiterbestehen kann, und suchen nach 
alternativen Finanzierungsmöglichkeiten. Dadurch, dass 
die günstigen Preise für professionelle Tänzer:innen eine 
Grundvoraussetzung sind, können wir das Programm ohne 
Förderungen oder andere finanzielle Unterstützungen je-
doch nicht erhalten. 

Wir sehen ein großes Problem darin, dass es in Wien kei-
nen Fördertopf mit Mitteln für künstlerisches Training gibt 
und dass professionelles Tanztraining von der Stadt offenbar 
immer noch nicht als „künstlerische Tätigkeit“ eingestuft 
wird. Wir haben in den letzten zwei Jahren sehr viel zu die-
sem Thema kommuniziert, unter anderem auch in einem 
gemeinsam mit Backpulver und der Wiener Perspektive 
verfassten Brief an die Kultur-Stadträtin im Februar 2022. 
Die Botschaft, dass die Wiener Tanzszene dringend mehr 
leistbares (und daher gefördertes!) Training braucht, um 
sich weiterzuentwickeln und international konkurrenzfähig 
zu sein, scheint aber leider bei den zuständigen Kulturpoli-
tiker:innen noch nicht angekommen zu sein.

ITBOE © Wei-Ken Liao26
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gift: How did the decision come about to offer train-
ing yourself? What were the circumstances and what 
needs of dancers in Vienna did you want to cover with 
your offer?
BP: In 2019, BACKPULVER was born out of the need to pro-
vide early morning movement classes in an informal setting. 
For the first two years, the initiative was nomadic and ses-
sions were hosted by generous and supportive institutions 
every month, such as im_Flieger, Tanz:Hotel, TTP, Bears in 
the Park and RAUM33 Elio Gervasi. 

The initial idea was not only to provide regular profes-
sional training but also to provide a framework for ques-
tioning what training can be, and to create the conditions 
for each teaching artist to continue to develop their current 
practice. From early on, we therefore organized feedback 
sessions and structured conversations to support teaching 
artists at any stage of their career and to keep on growing. 
We have noticed that most of the dancers attracted to our 
initiative are at a stage where the interest in the physical 
intensity of training is accompanied by a desire to question 
the meaning of training itself, its technique and motive. 

gift: What kind of training does your organization offer? 
Where do your training sessions take place?
Thanks to the financial support of the City of Vienna we were 
finally able to find a base. At the moment, training sessions 
are organized twice a week, every Monday and Friday from 
10 to 12am at RAUM für Tanz, Neubaugasse 31.

Every week we host a different teaching artist, each with 
a particular interest and proposal they are currently con-
cerned with. Even if the range of BACKPULVER activities is 
broad, what each teaching artist has in common is a strong 
research mindset based on their interest in the moving and 
sensing body. At the end of each session, there is time for 
conversation about the experienced proposal so that further 
questions and reflections can arise.

On the basis of peer-to-peer exchange, we want to 
create a ‚think and practice tank for contemporary dance‘ 
(a definition that arose thanks to the precious exchange 
with Training and Education group of Wiener Perspektive). 

Antworten von BACKPULVER – Think 

and Practice Tank for Contemporary 

Dance
(which is currently coordinated by Sara De Santis, Marti-
na De Dominicis and Alberto Cissello in collaboration with 
Daphna Horenczyk, Inge Gappmaier and Jolyane Langlois):

gift: How is the response of the Viennese dance scene?
Over the past years, we have noticed a certain fluctuation 
in terms of participation. However, the stability we have re-
cently achieved thanks to the financial support of the City 
of Vienna has led to a gradual and steady increase in the 
number of participants. The feedback received from some 
of the involved artists has been positive and mainly relates 
to the possibility of being given space and time to deal with 
questions that these artists have no opportunity to explore 
or experience in other contexts.

gift: What are your plans for the future? Are there any 
ideas to expand or change your programme?
We see in Backpulver the potential of becoming a meeting 
point for artists and professionals who would not otherwise 
have the opportunity to come together, as different inter-
ests often naturally lead to the formation of closed com-
munities. The richness of the local scene informs our wish 
to create channels of communication that could enrich the 
BACKPULVER programme significantly. In addition to regu-
lar weekly sessions, we are interested in organizing intensive 
practice-sharing events, which will involve different types of 
activities, from readings to lecture performances and other 
forms of interdisciplinary exchange. The first experiment of 
this kind will take place at Bears in the Park on December 
17/18.

Für weitere Informationen zum  
Trainingsangebot von PRO DANCE  
VIENNA und BACKPULVER, siehe: 

PRO DANCE VIENNA
Website: www.itboe.at/pro-dance-vienna

BACKPULVER
Facebook: Backpulver_feedback training
Instagram: backpulver___
Or sign up to the newsletter:   
backpulver.feedbacktraining@gmail.com
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Bericht

Umfrageergebnisse zu den Arbeitsbedingungen 
zeitgenössischer Zirkuskünstler:innen in Österreich  

Die IGFT startete Ende August 2022 die bisher größte Um-
frage zu den Arbeitsbedingungen zeitgenössischer Zirkus-
künstler:innen in Österreich. Die Ergebnisse zeigen, dass es 
sich um eine immer größer werdende Gruppe handelt, de-
ren Arbeitskonditionen teilweise schwierig sind und deren 
Berufsausübung oft nur durch eine zusätzliche (nicht künst-
lerische) Erwerbstätigkeit möglich ist. Durch die Umfrage 
wurde sichtbar, dass die größte Problematik dabei die För-
dersituation, die Verfügbarkeit von Probe- und Spielorten 
und die Aus- und Weiterbildungsmöglichkeiten darstellen. 

Die IGFT nimmt alle Interessen wahr und die Punkte ger-
ne auf, um die zeitgenössischen Zirkuskünstler:innen als 
wichtigen Teil der freien darstellenden Szene in Österreich 
sichtbar zu machen. Hierzu wird es unter anderem weitere 
Vernetzungstreffen geben, um gemeinsame Ressourcen zu 
erarbeiten.

Hard Facts

Alters- 
gruppen

Bundes- 
länder

Arbeitsverhältnisse

Arbeitsumfang

Geschlecht

zwischen 
30 und 45 

Wien

weiblich 

zwischen 
45 und 60 

Niederösterreich

selbstständig

Vollzeit

Teilzeit

fallweise

angestellt

selbstständig in einem 
Verein

unentgeltlich oder auf freiwilliger Basis 
(mehrfache Antworten möglich)

männlich  

zwischen 
25 und 30 

Steiermark

60+

Vorarlberg

Tirol

Salzburg

andere

69,7 %

66,7 %

78,8 %

54,4 %

18,2 %

24,2 %

21,2 %

39,4 %

18,2 %

57,6 %

15,2 %

15,2 %

39,4 %

12,1 %

9,1 %

3,3 %

3,0 %

3,0 %

3,0 %

3,0 %
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Die Befragten gaben jeweils für ihre künstlerische Tätig-
keit als professionelle Zirkuskünstler:innen und andere Tä-
tigkeiten ihr durchschnittliches Jahresgehalt an. Folgende 
Daten wurden für die künstlerische Tätigkeit genannt:

Elternschaft und Beruf 
gut vereinbaren

Elternschaft und Beruf 
nicht gut vereinbaren

keine Kinder haben

Unter 5.000 €

10.000–15.000 €

5.000–10.000 €

15.000–25.000 €

Über 25.000 €

6,1 %

6,1 %

87,9 %

27,3 %

24,2 %

24,2 %

6,1 %

18,2 %

Armutsgrenze

Laut Armutskonferenz Österreich 
liegt die Armutsgrenze aktuell bei

•	 16.452 € für Ein-Personen-Haushalt
•	 21.387,61 € für 1 Person + 1 Kind
•	 24.684 € für 2 Personen

Würde man davon ausgehen, dass alle Befragten in einem 
Ein-Personen-Haushalt leben, wären 69,7 % mit ihrem künst-
lerischen Einkommen unter der Armutsgrenze angesiedelt. 
Wenn man davon ausgehen würde, dass alle Befragten in 
einem Zwei-Personen-Haushalt leben, zu dem die Hälfte des 
Einkommens beigesteuert werden muss (12.342 € um über 
die Armutsgrenze zu kommen), wären mehr als 45,5 % be-
troffen. Der Mittelwert daraus ergibt 57,6 %. Wir können also 
schätzen, dass mindestens die Hälfte aller Befragten mit 
ihrem künstlerischen Einkommen unter der Armutsgren-
ze liegen. Das deckt sich damit, dass 45,5 % erklären, nicht 
genug Arbeits- und Auftrittsmöglichkeiten zu bekommen, 
um den Lebensunterhalt zu sichern. Hinzu kommen 27,3 
% der Teilnehmenden, die auf einen anderen, nicht künst-
lerischen Job angewiesen sind, um den Lebensunterhalt 
zu sichern, wobei die nicht künstlerische Arbeit bei 66,7 % 
ebenfalls unter 5.000 € Jahresumsatz liegt. Das bedeutet, 
dass die Armutsgrenze selbst mit einem nicht-künstleri-
schen Nebenberuf in den meisten Fällen kaum erreicht oder 
nur minimal überschritten wird.

Kinder und Elternschaft

In diesen Daten sind Kinder als Kostenfaktor noch nicht miterfasst.

Versicherung
Die Stimmen zu den Fragen über den Versicherungssta-
tus sind durchwachsen. Interessant waren die Angaben zu 
Schwierigkeiten und Hürden, die die Teilnehmenden bei ih-
rer Versicherung (60,6 % SVS; 36,4 % ÖGK) erleben. Darunter 
fällt mehrmals die Aussage, dass die Versicherungskosten 
bei der SVS insgesamt zu hoch sind und mit Sorge betrach-
tet werden, insbesondere mit Sicht auf die Pension und die 
drohende Altersarmut. Zudem bringen die verschiedenen 
Disziplinen des zeitgenössischen Zirkus von Natur aus ein 
hohes Verletzungsrisiko mit sich. Hinsichtlich dessen drü-
cken einige Befragten Sorgen über den Selbstbehalt von 
20 % der ärztlichen Kosten aus, sowie über verspäteten An-
spruch auf Krankengeld und Einkommensausfall durch län-
gere Verletzungszeiträume. Nicht erst seit der unsicheren 
Auftragslage in der Pandemie, sondern auch darüber hinaus 
können viele nicht abschätzen, wie hoch die Einnahmen 
und damit auch die Sozialversicherungsbeträge sind.

Ich zahle monatlich 150 € SVS – das ist die Hälfte 

meiner Miete und oft verdiene ich nicht sehr viel, 

v. a. in bestimmten Monaten.

Je mehr ich verdiene, desto mehr muss ich be-

zahlen. Und ein Einkommen von 11.000 € im Jahr 

sichert mir eine Grundlage, trotzdem werden 

davon noch Steuer und Versicherungsbeiträge 

abgezogen. Mit diesem Einkommen bleiben mir 

weniger als 1000 € im Monat. Ich kann nur so 

leben, weil ich eine günstige Wohnung habe.



Bekannt ist auch, dass die freiwillige Arbeitslosenversiche-
rung der SVS sich durch unattraktive Konditionen (min. acht 
Jahre Bindung, hohe Beitragsgrundlagen etc.) auszeichnet 
und deswegen kaum durch Selbstständige in Anspruch 
genommen werden kann. Diesbezüglich meldeten sich 
ebenfalls mehrere Stimmen, denn gerade die Pandemie 
aber auch die generelle geringe Auftragslage in Österreich 
sind große Risikofaktoren, wodurch einige vor der Gefahr 
eines Totalausfalls ihrer finanziellen Quellen stehen. Das 
stellt die Betroffenen vor großen psychischen Druck, der 
sich nicht selten in eingeschränkter Arbeitsfähigkeit nie-
derschlägt oder sie dazu bringt, ihren künstlerischen Beruf 
zugunsten eines abgesicherten Lebensstils teilweise oder 
ganz aufzugeben.

Künstler-Sozialversicherungsfonds (KSVF)
Eine große Stütze für die Kunstschaffenden ist nach wie 
vor der KSVF. Viele drücken ihre Erleichterung darüber 
aus, dass der KSVF sich an den Sozialversicherungskosten 
beteiligt oder sie zur Gänze übernimmt. Insgesamt haben 
30,3 % erklärt, Unterstützung aus dem KSVF zu bekommen. 
Allerdings kommen darauf 57,6 %, also mehr als die Hälfte 
der Befragten, die keinen Zuschuss aus dem KSVF erhalten. 
Bekannt ist u. a., dass der KSVF bis zu zwei Jahre brauchen 
kann, um einen Antrag zu bewilligen, weshalb sich Künst-
ler:innen nicht auf Beihilfen verlassen können, die in eini-
gen Fällen aber notwendig sind, um die Selbstständigkeit 
aufrechtzuerhalten.

Zirkusschaffende hatten zudem häufig Probleme bei der 
Antragstellung, weil sie entweder ihre Professionalität (u. a. 
aufgrund fehlender Abschlüsse wegen fehlender Ausbil-
dungsstätten in Österreich) nicht nachweisen können oder 
fehlende künstlerische Qualität unterstellt wird, da die Dis-
ziplinen viel durch Autodidaktik erlernt werden. Um dem 
entgegenzuwirken, hat die IGFT unter anderem ein Infoblatt 
zu „Künstler-Sozialversicherungsfonds – Neuer Zeitgenös-
sischer Zirkus 2022“ veröffentlicht. Dennoch scheitern die 
Künstler:innen auch an der geringen Auftragslage und der 
damit verbundenen Notwendigkeit, einer nicht künstleri-
schen Erwerbstätigkeit nachgehen zu müssen, was wiede-
rum als Ausschlusskriterium beim KSVF gilt.

Aus- und Weiterbildungsmöglichkeiten
Die Frage, ob es ausreichend Aus- und Weiterbildungsmög-
lichkeiten für die zeitgenössischen Zirkuskünste in Öster-
reich gibt, verneinten ausnahmslos alle Antwortenden. 
Genannt werden nur die Zirkusakademie Wien, die eine 
zweijährige berufsbegleitende Ausbildung in Zirkuskunst 
und -pädagogik anbietet und das CircusTrainingsCentrum 

in Salzburg, das jedoch keine akkreditierte Ausbildung bie-
tet. Diese Institutionen werden wiederum nicht ausreichend 
gefördert, um eine intensive Vollzeitausbildung, wie es sie 
in einigen europäischen Ländern gibt, anzubieten.

Förderungen
Die Teilnehmenden antworteten gemischt auf die Frage, 
ob sie schon einmal für ein Projekt um Förderung ange-
sucht bzw. eine erhalten haben. Genannt wurden u. a. das 
BMKÖS, Land Steiermark, Wiener Bezirke, MA7 / Stadt Wien 
Kultur, Stadt Graz, Land Salzburg, Land Niederösterreich, 
Land Vorarlberg und die Stadt Feldkirch. Häufig erwähnt 
wurde eine fehlende Tourförderung, mehr bzw. höher do-
tierte Arbeitsstipendien und das Budget für Förderungen 
im zeitgenössischen Zirkusbereich insgesamt, vor allem auf 
regionaler Ebene. Zudem werden längerfristige Förderun-
gen benötigt, sowie Startstipendien bzw. Förderungen, die 
die Schwelle zwischen semiprofessionellem und professio-
nellem Arbeiten auflösen.

Clowning ist unter anderem eine Disziplin, an der eini-
ge Förderansuchen scheitern, da sie von Fördergeber:innen 
nicht als künstlerisch oder gar als zeitgenössische Zirkus-
disziplin eingestuft wird, obwohl gerade beim Clowning 
die dramaturgische Arbeit unabdinglich ist und somit eine 
künstlerische Leistung darstellt.

Proberäume und Trainingsmöglichkeiten
Zirkuskunst ist nicht gleich Zirkuskunst. Die Disziplinen 
sind so vielfältig wie ihre Ausübenden und verlangen Trai-
ningsräumen einiges ab. Daher waren auch die Angaben 
höchst verschieden:  Der Raum muss – je nach Disziplin 
5–10 Meter Höhe haben, notwendigerweise eine Heizung, 
Aufhängepunkte für Luftakrobatik, feuergesicherte Plätze 
für Feuerjonglage, einen Tanzboden und Lagermöglichkei-
ten für große, oft sperrige Requisiten. Ein weiterer Punkt ist 
die Verfügbarkeit und die Kosten, da der Trainingsaufwand 
sehr hoch ist, um Professionalität, aber auch Sicherheit zu 
gewährleisten. 

Es gibt keinen Proberaum in ganz Österreich, der diesen 
Anforderungen gerecht wird. Die Zirkusakademie besitzt 
keine eigenen Räume, sondern weicht auf verschiedene, 
gut ausgestattete Turnhallen von Schulen aus. Das geht 
aber nur, weil die Ausbildung berufsbegleitend stattfindet 
und die Räume daher nicht den ganzen Tag belegt werden. 
Viele Künstler:innen haben sich dadurch in ihren Ausdrucks-
formen minimieren müssen, bzw. sich privat ein eigenes 
Trainingssystem aufgebaut.

Als einziger weiterer Raum wurde die TRAP Zirkushal-
le in Wien-Simmering genannt. Dieses selbst organisierte 

  
 p

a
n

o
ra

m
a

32

g
if

t 
0

4
.2

0
2

2 
 I 

 



Zentrum wird nun komplett neu- bzw. umgebaut und steht 
danach allen Zirkusschaffenden und Bewegungskünstler:in-
nen und ihren verschiedenen Bedürfnissen offen. Dennoch 
ist hier anzumerken, dass die Halle sehr dezentral gelegen 
ist und der Fußweg von der U-Bahn bis zur Halle durch 
teilweise schlecht oder sogar unbeleuchtetes Terrain führt 
und daher gerade für Frauen unsicher ist und am Abend 
und in der Winterzeit ein unattraktives Ziel darstellt. Dieses 
Beispiel zeigt, dass zeitgenössischer Zirkus immer noch so-
wohl örtlich als auch sozial als Randgruppe aufgefasst wird 
und es dringend mehr Infrastrukturen braucht, die auf allen 
Ebenen niederschwellig und zugänglich sind.

Spielorte
Spielorte müssen den gleichen Anforderungen wie Trai-
ningsräume gerecht werden – Hängepunkte, Lastanfor-
derung, Höhe, Breite, Boden etc. Mehrere Aussagen lassen 
erkennen, dass es an diesen Spielorten in ganz Österreich 
mangelt. In Wien gäbe es einige Häuser, die zwar die In-
frastruktur zu bieten hätten, hier fehle jedoch der „Wille 
zeitgenössischen Zirkus zu programmieren“. Das bedeutet, 
dass selbst in der lokalen freien darstellenden Szene zeit-
genössischer Zirkus nicht ernst genommen oder nicht als 
programmierbare Kunstform aufgefasst wird. Viele Künst-
ler:innen begeben sich deshalb für Auftritte ins Ausland. 
Andere scheitern an den Preisen der buchbaren Orte ohne 
kuratiertes Programm. Ausdrücklich gewünscht wird also 
auch von den Häusern, sich mit Zirkusformen zu befassen 
und offen für neue Disziplinen der darstellenden Kunst zu 
sein.

Kulturpolitik
Die Frage nach Wünschen zu kulturpolitischen Maßnah-
men wurde umfangreich beantwortet: Ein großer Wunsch 
ist, zeitgenössischen Zirkus als Kunstform sichtbarer zu 
machen. Neben Spielorten, Proberäumen und Trainings-
hallen benötigt es niederschwellige Förderungen und Re-
sidenzprogramme. Auch integrative und soziale Zirkuspro-
gramme sind förderungsbedürftig. Genannt wurde neben 
Auftrittsmöglichkeiten auch Zirkusfestivals und dass grö-
ßere Häuser, Tanzhäuser und Festivals „Zirkus mitdenken“. 
Vielen Ausübenden ist nicht klar, was Fördergeber:innen 
eigentlich unter zeitgenössischem Zirkus verstehen oder 
sehen sich nicht in der Rubrik „Kulturinitiativen, Museen, 
Volkskultur“, unter der auch die Förderungen für Zirkus des 
BMKÖS gesammelt sind, repräsentiert, sondern als Teil der 
darstellenden Künste. Nicht zu übersehen ist zudem der 
Wunsch nach Aus- und Fortbildungsprogrammen zum Zir-
kusschaffen. Daher möchten Zirkuskünstler:innen auch in 

der Leerstandsnutzung mitgedacht werden und auf Förde-
rungsebene repräsentiert sein.

Es gilt ein Bewusstsein zu schaffen, dass es sich 

bei zeitgenössischem Zirkus um eine ernsthafte 

Kunstsparte handelt, auch wenn diese in Öster-

reich erst in der Anfangsphase steckt.

Insgesamt drückt sich bei den Befragten somit ein großer 
Wunsch nach Anerkennung in der darstellenden Kunsts-
zene selbst sowie auf politischer Ebene aus. Maßnahmen, 
welche hierzu politisch ergriffen werden können, sind unter 
anderem eine Überarbeitung der Straßenkunstverordnung, 
eine Nachwuchsförderung und eine Bereitstellung von neu-
en Ressourcen und Fördermodellen auf lokaler, regionaler, 
nationaler und transnationaler Ebene.

  Winona Bach     
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Die neue 
künstlerische 
Leitung am 
Festspielhaus 
St. Pölten

Ulrike Kuner im Gespräch 

mit Bettina Masuch

Seit Herbst 2022 steht das Festspielhaus St. Pölten unter 
der Führung von Bettina Masuch. Die studierte Theater-
wissenschaftlerin war bereits in den Neunzigern an der 
Volksbühne als Dramaturgin tätig gewesen, bevor sie sich 
im Produktionsteam von Choreografin Meg Stuart und 
später als Tanzkuratorin für das Berliner Theater Hebbel am 
Ufer sowie als künstlerische Leiterin von Tanz im August 
ganz dem Tanz verschrieb. Während ihrer achtjährigen 
Amtszeit als künstlerische Leiterin erhielt das tanzhaus 
nrw in Düsseldorf im Jahr 2017 außerdem den Theater-
preis des Bundes. Seit Beginn der aktuellen Spielzeit ist 
Bettina Masuch nun künstlerische Leiterin am Festspiel-
haus St. Pölten.

Bettina Masuch und Ulrike Kuner kennen sich seit vielen 
Jahren durch die gemeinsame Arbeit im European Dance-
house Network und in EU geförderten Projekten wie z. B. 
Léim – Leadership in Dance. Im Gespräch mit Ulrike Kuner 
erklärt die renommierte Tanzexpertin, wie sie diese Insti-
tution für internationale sowie für lokale Positionen öffnen 
möchte und inwiefern FAIR PAY dabei an erster Stelle steht.34
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Ulrike Kuner: Liebe Bettina, du bist seit Anfang der Spiel-
zeit 2022/23 Künstlerische Leiterin am Festspielhaus in St. 
Pölten. Was hast du seither erlebt, wie geht es dir?

Bettina Masuch: Seit meinen ersten Reisen von Düsseldorf 
nach St. Pölten – damals noch unter Corona- und Quarantä-
nebedingungen –, meinen Planungen der ersten Spielzeit 
und meinem Umzug nach Österreich ist unheimlich viel 
passiert. Mittlerweile habe ich das Team des Festspiel-
hauses auch live kennenlernen dürfen – was nach all den 
Zoom-Treffen eine große Erleichterung und ein großes 
Glück war, denn Theaterarbeit funktioniert nur im Team.

Für mich vielleicht die wichtigste Begegnung war je-
doch die mit dem Publikum. Ich habe mit vielen Menschen 
gesprochen, die schon seit Jahren ins Festspielhaus kom-
men. Mir ist eine große Neugier und Offenheit entgegen-
gebracht worden. Das weiß ich sehr zu schätzen. Also, um 
auf deine Frage zurückzukommen: Die Zeiten sind nicht 
einfach, aber mir geht es gut.

Ulrike: Wie würdest du dein künstlerisches Konzept für das 
Festspielhaus beschreiben? Was interessiert dich?

Bettina: Ein Haus dieser Größe und Ausstrahlung kann 
meiner Meinung nach nur funktionieren, wenn es ein An-
kerpunkt für viele Menschen, viele ästhetische Handschrif-
ten und Erzählweisen ist. Ich sehe das Festspielhaus als 
einen Ort der Mitte, zwischen Tradition und Gegenwart, 
mit einem Herz für den zeitgenössischen und grenzüber-
schreitenden Kanon. Ein inklusiver Ort nahbarer Exzel-
lenz, der die Begegnung unterschiedlichster Szenen und 
künstlerischer Ausdrucksweisen möglich macht und sich 
auch in seinem internationalen Programm als Teil des ge-
sellschaftlichen Lebens von St. Pölten versteht – und sich 
freut, wenn viele Wiener:innen den Weg dorthin finden. 
Das Motto meiner ersten Saison ist die Umarmung, ist 
Kunst, die emotional berührt und Kraft schenkt in einer 
Zeit, in der sich die Krisen wie tektonische Platten überei-
nanderschieben.

Festspielhaus St. Pölten ©Florian Schulte
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Positionen dabei sind – neben einer angemessenen Bezah-
lung – etwa die Sicherung der Kaufkraft der Gehälter, ein 
breites Fort- und Weiterbildungsangebot und eine ausge-
wogene Homeoffice-Strategie. Die Art und Weise wie wir 
innerhalb der NÖKU-Betriebe zusammenarbeiten wollen, 
wurde gemeinsam erarbeitet und im Rahmen unseres Leit-
bildes für Zusammenarbeit und Führung veröffentlicht. In 
den Verhandlungen mit Künstler:innen gilt die Regel: Für 
vergleichbare Leistungen muss auch vergleichbar und fair 
bezahlt werden.

Ulrike: Und für die Zukunft, was wünschst du dir?

Bettina: Im Angesicht des Klimawandels, der Corona-Krise 
und des Krieges in der Ukraine erleben wir eine Relativie-
rung vermeintlicher Gewissheiten. Die gegenwärtigen Kri-
sen führen uns schmerzlich vor Augen, wie verletzlich und 
abhängig von natürlichen Ressourcen wir als Menschen 
und als Gesellschaft sind. Künstler:innen und Kulturinsti-
tutionen sind von dieser Situation genauso betroffen wie 
jeder Mensch in seinem und ihrem Alltag. Ich wünsche mir 
und uns allen die Kraft, die Zeit des Umbruchs für längst 
überfällige Reformen zu nutzen.

Ulrike: Wie möchtest du mit den österreichischen Künst-
ler:innen arbeiten? Gibt es hierfür schon Pläne?

Bettina: Grundsätzlich finde ich es wichtig, dass österrei-
chische Künstler:innen genauso im Festspielhaus arbeiten, 
wie sie es in anderen österreichischen Spielstätten tun. Das 
gilt für Uraufführungen genauso wie für Proben. Doris Uh-
lich wird als erste eine Uraufführung im Festspielhaus ha-
ben. Weitere werden folgen. Ausbauen möchte ich außer-
dem unser Residenzprogramm und unsere Probebühnen 
sollen besonders für österreichische Künstler:innen geöff-
net werden. Das soll mit Beginn der Spielzeit 23/24 starten.

Ulrike: Seit 2020 gibt es ja den Fairness-Prozess in Öster-
reich, in welchem sich IGs, BMKÖS und Bundesländer ge-
meinsam auf fairere Arbeitsbedingungen für Künstler:in-
nen verständigt haben. Das betrifft zum Beispiel Fair Pay 
oder die Anwendung des Fairness Codex. Was kannst du 
diesbezüglich sagen? Inwiefern könnt ihr diese Vorgaben 
umsetzen?

Bettina: Das Festspielhaus bemüht sich bereits seit Jahren 
faire Gehälter zu bezahlen und in enger Zusammenarbeit 
mit der NÖKU und unserem Betriebsrat ein Arbeitsumfeld 
anzubieten, das den Lebensrealitäten und Bedürfnissen der 
Belegschaft auf der Höhe der Zeit gerecht wird. Zentrale   Ulrike Kuner  

© Joanna Pianka
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Ad posse ad esse: 

The independent performing 
arts scene in Kosovo

The independent performing arts scene in Kosovo is rela-
tively small and faces significant difficulties, ranging from 
infrastructure, human resources, legal framework to sus-
tainability issues. All this is largely due to a lack in infra-
structure and institutional support since the independent 
performing arts scene has had a notable lack of financial 
support from relevant institutions, although, since the pan-
demic things have seemingly started to move in the right 
direction. Nevertheless, on an educational level, there are 
simply not enough cultural programs at public universities 
for this kind of artistic work. Also, independent performing 
arts workers are still not properly represented. This article 
aims to describe the general situation of performing arts 
in Kosovo: from problems and difficulties to actuality. In 
conclusion, although small in number, the work of the in-
dependent performing arts scene still gives much hope 
for the future.

Since the end of the war in 1999, Kosovo had been admin-
istered by the United Nations Interim Administration Mis-
sion in Kosovo (UNMIK), until, on February 17, 2008, it was 
declared an independent state. The performing arts were 
in a dismal state, as was the cultural and social life in gen-
eral. The National Theater of Kosovo, located in Pristina, the 
Capital of Kosovo, started to fill this gap by offering perfor- 
mances and other stage activities. The situation at the the-
aters in other cities of Kosovo was similar: damaged by the 
war, without proper management, and without ideas on 
how to rebuild. Most cultural and other social institutions 
were dysfunctional and, in some places, different interna-
tional missions were established and housed inside exist-
ing cultural institutions to make up for the loss of cultural 
life in Kosovo. The Italian KFOR troops were stationed in 
the City Theater of Peja, while the city‘s only cinema was 

transformed into a cinema theatre. The only organizations 
of the independent performing arts scene that characterize 
the post-war period in Kosovo are related to the activities 
mainly carried out by various ensembles and cultural and 
artistic associations.

Kosovo has 8 public theaters financed by the Munici-
palities. They are: „Bekim Fehmiu“ Theater - Prizren, City 
Theater - Gjilan, „Hadi Shehu“ Theater - Gjakovë, „Istreg 
Begolli“ Theater - Pejë, „Adriana“ Theater - Ferizaj, Theater 
„Muharrem Qena“ - Mitrovicë and „Avdush Hasani“ Theater 
- Podujevë. At the national level, the Government, and re-
spectively the Ministry of Culture, Youth and Sports (as these 
are considered the categories of cultural life in Kosovo), di-
rectly finances the National Theatre, the National Ensemble 
of Songs and Dances „Shota“, the National Ballet of Kosovo, 
and others. In legal terms, all these fields are regulated by 
specific laws. Also, according to these respective laws, the 
possibility exists to establish theaters, ensembles, ballet 
troupes, and independent cultural institutions. Although 
there is a legal basis, it is considered problematic, because 
most of them are outdated laws created in the time of the 
UNMIK administration. However, a new law on culture is 
being created at the time of writing this text.

Looking at the above list, it becomes clear that the field 
of performing arts in Kosovo is relatively small, which auto-
matically results in organizational difficulties for the actors 
of the independent performing arts scene. In the absence 
of spaces to carry out their activities, this scene is forced to 
use scarce institutional spaces, whether at the local or na-
tional level. This need for space has not always been properly 
addressed or given any priority by the institutions. So there 
is a permanent danger that the independent initiatives, or-
ganizations and individuals that are part of the independent 
performing arts spectrum are dependent on political will. 38
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Qendra Multimedia - The Handke Project 

© Atdhe Mulla
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Another problem is that existing spaces do not even offer op-
timal conditions, neither for artists nor for the audience. This is 
the case with the National Theater of Kosovo, which since July 
of this year has begun a process of renovation. Meanwhile, 
to compensate for the shortage, they have started to build 
an alternative space. But the situation is different for Teatro 
Romano „Nexhip Menkeshe“, the Romani theater founded by 
the non-governmental organization „Durmish Aslano“.

„Durmish Aslano“ is one of the oldest organizations in 
Kosovo and one of the oldest organizations of the Roma 
community in Europe, founded in 1969 in Prizren. Since its 
foundation, „Durmish Aslano“ had functioned as a cultural 
and artistic association, while in 2001 it was registered as a 
non-governmental organization. Years later, in 1989, the first 
theater would be formed under the umbrella of this organ-
ization. When asked what the aim of this theater is beyond 
the promotion of heritage, Sejnur Veshall, representative of 
„Durmish Asllano“ has a simple answer: „Since the basis of 
our theatrical performances is the community, we aim to 
emancipate and sensitize the community“. The Roma Theat-
er of Prizren does not have its own space, and for rehearsals 
it uses the halls of the House of Culture. However, this is not 
a sustainable solution, because the House of Culture is used 
by most of Prizren‘s cultural organizations (that space is also 
used by the Professional Theater of the City, the Amateur 
Theater in the Albanian Language, two Turkish Amateur 
Theaters and the Roma Theater). But what can be done in 
the absence of a rehearsal space? Sejnur Veshall adds that 
they use the organization‘s offices for rehearsals from time 
to time. This situation, as well as the small financial support, 
significantly reduces the number of performances of inde-
pendent theaters in Prizren.

But let‘s go back to the current legal framework: The cur-
rent theater law states almost nothing about the financial 
support of stage performances by independent organiza-
tions. There is not even a regulatory mechanism. Financial 
support from institutions relevant to the independent per-
forming arts scene has been minimal: In some cases in the 
past, extremely small sums have been allocated per perfor-
mance. Oftentimes, the commitment of the artists of the 
independent performing arts scene has been less enthu-
siastic, precisely because they are forced to do other work 
to ensure their livelihood. On a positive note, though, the 
institutions have begun to provide more financial support to 
the independent cultural scene since the beginning of the 
pandemic, with the independent cultural scene benefitting 
the most financially this year, and independent performing 
arts are rumored to receive more support in the current 
lawmaking process.

On the other hand, there is no common network or or-
ganization representing the interests of the independent 
performing arts scene, although some of the organizations 
in this field are part of local cultural networks. Cultural work-
ers largely remain underrepresented, especially those who 
are part of the scene that is considered independent. The 
National Theater, however, is an exception in this case and 
provides an important example. The National Theater Union, 
through several initiatives, has managed to secure a more 
favorable position for theater workers, constantly criticizing 
the unfavorable conditions at this institution. This has ap-
parently accelerated the restoration of this cultural space. 
Actor Adrian Morina, in addition to being the Chairman 
of the Union and coming from the independent scene of 
performing arts, emphasizes that one of the successes of 

Artpolis
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the Union is the change in regulations that determine the 
salary of cultural workers. As a result of their efforts and 
the general strike of institutions, it was possible to increase 
salaries by 30 %.

In addition to the difficulties and problems facing the 
independent performing arts field, the lack of professional 
groups is yet another issue. Most choreographers who still 
practice professionally in Kosovo have completed their ed-
ucation abroad. Although there is a choreography depart-
ment at the private AAB College, public institutions such 
as the University of Pristina do not have choreography pro-
grams. However, there are some interesting initiatives that 
want to address this lack. Choreographer Robert Nuha, who 
is a professor of choreography at AAB College and director 
of „Noa Dance - Theater Company“ in Prishtina, uses the 
spaces of his college for contemporary dance activities, re-
hearsals and choreographic research. The organization that 
he represents consists of students and alumni, and it aims 
to create dance troupes that could join different produc-
tions in the future. Another interesting initiative aimed at 
mitigating this situation is that of ACY (Active and Creative 
Youth), located in Prizren. This organization, which deals 
with performing arts and programs for children, started as 
an initiative to promote classical ballet and contemporary 
dance. Prek Memaj, who is also a choreographer and leader 
of the ACY organization, started an initiative to establish 
the Theater for Youth and Children in Prizren. Among other 
things, this organization has established ballet branches at 
the primary school level in Rahovec and Gjakovë, while until 
now only Pristina and Prizren have had them.

Diff iculties have made the actors in the performing 
arts scene more cooperative. Even though some types of 

  Valton Marku  

performing arts are still being developed (performance arts 
and independent dance) in Kosovo, there are other types, 
such as Circus Theater and Object Theater, that do not exist 
at all. The Puppet Theater is part of the Dodona Theater 
which has been designated as the City Theater in Pristina. 
As far as cooperations exist, resident artists of performing 
arts institutions and those from the independent perform-
ing arts scene regularly collaborate. They often meet in in-
dependent productions and festivals where they perform 
together. Mainly but not limited to the Oda Theater, which 
is the only independent theater that has its own space. Ex-
traordinary contributors to the independent scene are also 
Artpolis - Art and Community Center, which, in addition to 
organizing the international festival of artists and activists 
FEMART, recently founded the first independent resident 
troupe. On the other hand, the Multimedia Center, whose 
shows have been played in over 100 theaters and theater 
festivals in the USA and across Europe, has currently just 
finished the Kosovo Theater Showcase, one of the largest 
performing arts events in the country. Integra also consti-
tutes one of the important productions.

Ad posse ad esse - from possibility to actuality, the 
independent performing arts scene in Kosovo can 
be said to have passed the test and looks towards 
a brighter future.



Neues Jahr, neue Anträge
Für ACT OUT begann das Jahr 2022 mit neuen Anträgen und 
teilweise neuen Gesichtern: Siglind Güttler, welche ACT OUT 
während des Pilotjahres 2020-2021 betreute und maßgeb-
lich daran beteiligt war, diese Förderschiene aus der Taufe 
zu heben, verabschiedete sich mit einem lachenden und 
einem weinenden Auge Richtung Kultursommer Wien. Aber 
auch unsere dreiköpfige Jury bekam mit Teresa Waas ein 
neues Mitglied.

Mit den neuen Antragsformularen, welche im Jänner on-
line gingen, kam auch gleich der erste Ansturm: ein Großteil 
der bis dato 30 Förderanträge langte bei uns in den ersten 
drei Monaten des Jahres ein. Der Fördertopf war schnell 
ausreserviert – der Bedarf lag wieder einmal weit über un-
seren Möglichkeiten.

ACT OUT Residencies
Von besonderem Interesse für Künstler:innen ist bei ACT 
OUT auch in diesem Jahr wieder die Residencyförde-
rung: ACT OUT bietet bislang als einziger Fördertopf die 

ACT OUT 2022

Möglichkeit für f reie darstellende Künstler:innen, einen 
Reisekostenzuschuss für Kreationsresidenzen im Ausland 
zu beantragen. Im Jahr 2022 fanden gleich mehrere solcher 
Residenzen in Paris statt, aber auch in Kroatien, Deutschland 
und in der Schweiz. Insgesamt konnten 21 Künstler:innen 
in sieben Projekten aus den Bereichen Tanz, Performance, 
Objekttheater und zeitgenössischem Zirkus auf Kreations-
residenz fahren.

ACT OUT Gastspiele
Bei den Gastspielen wurde sehr deutlich, dass österrei-
chische Gruppen besonders aus dem Bereich des Kinder- 
und Jugendtheaters stark international und professionell 
agieren: ein Großteil der Einreichungen, und alle sechs der 
schlussendlich geförderten Gastspiele, waren Stücke für jun-
ges Publikum. Gleich mehrere Gastspiele fanden in Kroatien 
statt, aber auch in Italien und in der Schweiz. Die Leiterin 
der Gruppe „Breloque“, Myrto Dimitriadou, wurde bei einem 
Gastspiel in Bologna sogar mit dem internationalen Preis 
PREMIO VALERIA FRABETT 2022 ausgezeichnet. Zusätzliche 
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finanzielle Unterstützung kam bei einigen Projekten auch 
von den österreichischen Kulturforen in Bern, Mailand und 
Zagreb.

Deutlich spürbar war heuer die bessere Planbarkeit im 
Vergleich zum Pilotjahr. Es kam kaum zu Absagen oder Ver-
schiebungen und die eingereichten Projekte konnten über 
längere Zeiträume hinweg geplant werden und verteilten 
sich daher auf das gesamte Jahr 2022. Das letzte geplan-
te Projekt in diesem Jahr ist eine Residency der Gruppe 
ATASH im Dezember in Bern. Da es sich bei diesem Projekt 
auch um ein persönliches „Experiment“ handelt, wie man 
gemeinsam mit Kleinkindern auf Residency fahren kann, 
sind wir als IG Freie Theaterarbeit auch an dem sozialen 
Aspekt dieses Projekts interessiert. 

ACT OUT online
Es wurde auch in diesem Jahr die online Streaming-Platt-
form weitergeführt, welche einen Auswahlkatalog von 
Mitschnitten österreichischer Theater- und Performance-
produktionen anbietet. Die Möglichkeit zu Reisen hat die 

Tätigkeit der freien darstellenden Gruppen und der Veran-
stalter wieder deutlich aus dem digitalen in den analogen 
Raum verlegt, aber es finden sich derzeit trotzdem 123 
Videos auf der Plattform. Manche Künstler:innengruppen 
nutzen ACT OUT online auch als kostenfreies Archiv und im 
Jahr 2022 wurde der ACT OUT Newsletter ins Leben gerufen, 
welcher Veranstalter:innen und Kulturforen über die geför-
derten Projekte und die online gestellten Videos informiert. 

Zu f inden ist ACT OUT online unter: 
vimeo.com/actoutaustria

Hungry Sharks Residency, Tanzhaus Zürich

© Dušana Baltić
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Buchrezension 

„Der will nur spielen“

Von Manuel Rubey

Manuel Rubeys zweites Buch nimmt uns mit auf Tour, 
landauf, landab durch ganz Österreich, bis in die unwahr-
scheinlichsten Ecken der Provinz. Er beweist dabei erneut 
schriftstellerisches Können und liefert heitere Lektüre über 
das Unterwegssein.

Richtig laut schrie die Öffentlichkeit Manuel Rubeys Namen 
das letzte Mal im Frühjahr 2021, als er bei der seltsam grotes-
ken Aktion #AllesDichtmachen mitmachte und gemeinsam 
mit mehr als 50 anderen Schauspielkolleg:innen Videos ins 
Netz stellte, die die Corona-Politik ironisch kommentierten. 
Es folgte ein gewaltiger Shitstorm, eine Entschuldigung Ru-
beys auf Social Media und ein zurückhaltendes Interview im 
Standard. Was ist seitdem passiert? 

In seinem ersten Buch „Einmal noch schlafen, dann ist 
morgen“, erschienen 2020, zeigte sich der Schauspieler noch 
vulnerabel und ehrlich: Panikattacken und Stress quälten 
ihn. Einfühlsam ließ er durchscheinen, dass ein Talent zum 
Schreiben in ihm geschlummert hatte und ihm so auf 
heilsame Art und Weise ein Buch entlockt wurde. 

Nun liegt sein zweiter Band vor – an 99 Orten war er 
inzwischen für Auftritte und Lesungen, hat ganz Österreich 
und seine Kulturlandschaft mitgenommen. Nicht minder 
humorvoll als im Vorgängerbuch, brütet Rubey unter diesem 
Eindruck über seinen Neid auf Kolleg:innen und den Einfluss 
der sozialen Medien. Mit Missgunst gesehen, möchte man 
hier einen Mann im mittleren Alter herauslesen, dem nicht 
ganz klar ist, dass ihn das Glück und Talent unter Tausenden 
sehr günstig getroffen hat. Doch das Gegenteil ist der Fall. 
Er macht es (absichtlich?) schwierig, ihn in eine Schublade 
zu stecken: „Wenn ich allerdings zu viel getrunken habe, hilft 
mir an dieser Musik vor allem der Aspekt, andere weiße, pri-
vilegierte Männer mit mir gemeinsam jammern zu hören.“ 

Mehr doch ist Rubey ein Subjekt der österreichischen Kul-
turlandschaft, die auch ihn manchmal rätselnd ins Bett 
gehen lässt. Seine Kritik an den Verhältnissen wird dabei 
immer in der Voranstellung des Wortes „sogenannt“ deutlich 
– sogenannter Feed, sogenannte Öffentlichkeit, sogenanntes 
Rampenlicht, sogenannter künstlerischer Beruf, sogenannte 
Provinz. Vor dem Plusquamperfekt (der nach Heidi Klum nie 
mehr richtig verwendet werden kann) schreckt er nicht zu-
rück, lässt sich von der Sprache der anderen nichts anhaben 
und muss sich auch immer noch in der Hundezone anhören, 
dass Falco eigentlich ganz anders war. Internetgetrieben wie 
die nachfolgenden Generationen und die Stellung des Solar-
iums in der Gesellschaft nicht ganz verstehend, macht ihn 
all das so sympathisch wie menschlich. Der Pandemie lässt 
er aber bewusst wenig Platz: Einzig, dass er aufpassen muss, 
was er sagt, in welchem Kontext es steht und dass sich die 
„sogenannte“ Öffentlichkeit gern mal auf kritische Aussagen 
draufsetzt, wird thematisiert.

Das Buch überrascht so auf positive Weise: Rubeys 
Worte fließen durch den Text, und lassen auch mal Platz 
für andere, die in Dialogen und Songtexten zu Wort kom-
men. Er, so scheint es, ist sich seiner Privilegien, seiner Stärk-
en, Schwächen und dem leicht übermäßigen Genuss von 
Weißwein bewusst. Dass Manuel Rubey gut schreiben kann, 
wussten wir schon, aber dass er tatsächlich ein „woker Soft-
ie“ ist, wie er zuletzt betitelt wurde, und dass das so einige 
großartige Persönlichkeiten ausmacht, kann man in diesem 
Buch herausfinden.

  Winona Bach  

Der will nur spielen
Manuel Rubey

Molden Verlag, 2022

192 Seiten, gebunden 
€ 26,00

ISBN 978-3-222-15095-1
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Buchrezension 

Commoning Art – Die 
transformativen Potenziale 
von Commons in der Kunst

Von Vera Hofmann, 
Johannes Euler, Linus 
Zurmühlen, Silke Helfrich

Commons mögen in der westlichen Kunst ein relativ neuer 
Ansatz sein, wobei sie jedoch vor allem in ländlichen und 
außereuropäischen Regionen bereits Teil des Zusammenle-
bens darstellen. Die Autor:innen Vera Hofmann, Johannes Eu-
ler, Linus Zurmühlen und Silke Helfrich setzen in ihrem Buch 
diese Idee in den Zusammenhang der westlichen Kunst- 
landschaft und verleihen dabei einigen mutigen Ideen Aus-
druck.

Commoning kann in allen Disziplinen der Kunst und Kul-
tur umgesetzt werden, so das transdisziplinäre Autor:in-
nenteam. Der Ansatz sei als Methode zu verstehen: Hierfür 
wird als Beispiel die Gruppe Ruangrupa aus Indonesien im-
mer wieder herangezogen – eben jene, die erst vor Kurzem 
mit einem Antisemitismus-Skandal für Furore auf der Do- 
cumenta 15 in Kassel sorgte. Die Autor:innen entfernen sich 
dabei ausdrücklich von den antisemitischen Inhalten, die 
kurz vor Druck des Buches für Bestürzung sorgten. Dennoch 
möchten sie gern die zugrundeliegende kollektive Arbeits-
weise der Gruppe für Commoning als Beispiel vorstellen. 
Die „Commonifizierung“ der Kunst bedeute gleichzeitige 
Entprivatisierung: Um Ideen als Gemeingut zu begreifen 
und sich von dem Druck der Trends zu lösen, benötige es 
eine feministische, queere, postkoloniale und ökosoziale 
Perspektive. So soll Commoning als linker Ansatz gegen 
die weiße und männlich dominierte Kunstbeherrschung 
beitragen und zu mehr Inklusion und Dematerialisierung 
führen. Der linksgerichtete Entwurf richte sich gegen Per-
sonen- und Institutionskulte. Die heutige Bewegung von 
immer mehr und mehr Ausstellungen und Kunsträumen 
hin zu einer Identifizierung als Sozialräume und Orte der 
Begegnung wirke dabei unterstützend:

„Kunst nicht für Commons zu nutzen, sondern 

sie selbst als Commons zu begreifen, macht 

eine grundlegende Veränderung ihrer sozia-

len Form nötig. Es bricht mit dem derzeitigen 

Verständnis von Eigentum (Stichwort Urheber- 

und Nutzungsrechte), denn anders als Kunst 

für Commons kann Kunst als Commons nur 

verstanden werden, wenn die Exklusivität und 

Verkäuflichkeit von Kunst in Frage gestellt und 

überwunden werden.“

Dabei sind Commons eben keine Utopie, sondern werden 
vor allem in kleinen und ursprünglichen Gemeinschaften 
im nicht-europäischen Raum seit geraumer Zeit gelebt. 
Je verstädterter desto größer sei jedoch die Individualität 
und Fixierung auf einzelne Personen. Es gehe auch darum, 
„sich als pflegnutzender Teil der Natur erfahren“, unabhän-
gig von Marktzwängen. Copyleft beispielsweise nutze die 
Regeln des Copyright in einer Weise, die eine freie Weiter-
gabe der Inhalte ermöglicht. Aber auch das bedingungslose 
Grundeinkommen als Praxis des Commoning wird von den 
Autor:innen befürwortet.

Diese Lektüre regt zum Nachdenken an und ist eine 
Empfehlung an all jene, die daran interessiert sind, wie sich 
soziale, ökonomische und ökologische Nachhaltigkeit in 
der Kunstszene einfinden und somit neue, gemeinsame 
Projekte ermöglichen kann, die die Kunst als gemeinsames 
Projekt begreifen.

  Winona Bach  

Commoning Art.  
Die transformativen 

Potenziale von  
Commons in der Kunst

Vera Hofmann,  
Johannes Euler,  

Linus Zurmühlen, 
Silke Helfrich

transcript Verlag, 
Bielefeld (2022)

124 Seiten, 19,50 €
ISBN: 978-3-8376-6404-1



Sa.

07.01.2023 

Sodom Vienna
Veza Fernández, Hyo Lee, 
Denise Palmieri, Stefanie 
Sourial, 
Alex Franz Zehetbauer, 
Elise Mory
Ort: brut nordwest
brut-wien.at 

Sa.

07.01.2023

So nah wie nie zuvor
Lazuz
Choreografie: Gat 
Goodovitch Pletzer
Ort: Dschungel Wien
dschungelwien.at

Do.

12.01.2023

Da war ich nicht mehr da
Digitales Maskenspiel von 
und mit Leni Plöchl
Eine Produktion von Leni 
Plöchl in Kooperation mit 
WERK X-Petersplatz 
und dem Theater im 
Bahnhof, Graz
Ort: WERK X-Petersplatz 
werk-x.at

Do.

12.01.2023

Grelle Tage
Regie: Charlotte Lorenz
Ort: Schauspielhaus Wien
schauspielhaus.at/grelle_tage

Mo.

16.01.2023

Handle with care zur 
Performance Assessment
Roland Rauschmeier
Ort: brut im Studio 
der Wiener Tanz- und 
Kunstbewegung
Pernerstorfergasse 5, 1100 
Wien
brut-wien.at

Premieren 01-03.2023
Fr.

27.01.2022

ANNE FRANK  
- das teatro Musical 
Buch und Regie: Norbert 
Holoubek 
Musik: Raffale Paglione 
unter Mitarbeit von 
Norberto Bertassi und 
Walter Lochmann
Ort: Stadtgalerie Mödling 

Fr.

27.01.2023

RÄUBER
Plaisiranstalt
Regie: Paola Aguilera
Ort: Dschungel Wien
dschungelwien.at

Sa.

28.01.2023

stroke all the colours out 
of the sky - a portrayal of 
the artists process 
Choreography: Asher 
O‘Gorman
Ort: brut

Sa.

28.01.2023

Körper am Ende der Welt
Eine Koproduktion 
von Theater praesent 
Innsbruck und 
Maskénada/Mierscher 
Kulturhaus Luxemburg
Regie: Elke Hartmann
Text: Marion Rothhaar, 
Regina Dürig
Marion Rothhaar, Rahel 
Jankowski 
Ort: BRUX - Freies Theater 
Innsbruck 
brux.at

Di.

31.01.2023

Bibi Sara Kali
von Ibrahim Amir und 
Simonida Selimović
Eine Produktion von 
Romano Svato in 
Kooperation mit WERK 
X-Petersplatz
Regie: Simonida Selimović
Ort: WERK X-Petersplatz
werk-x.at

Do.

02.02.2023 

AyH
Alex F. Zehetbauer
Ort: studio brut, 
Zieglergasse 25, 1070 Wien
brut-wien.at

Do.

02.02.2022

handverlesen
Theater Mutante und 
Werkraum Bregenzerwald
Regie: Andreas Jähnert
theatermutante.com

Fr.

10.02.2023

Cosma Superheldin
Theater foXXfire!
Regie: Richard 
Schmetterer
Ort: Dschungel Wien
dschungelwien.at

Mi.1

5.02.2023

The Democratic Seasons
Der Betrieb
archipelago.at/projects/der-

betrieb/

Mi.

15.02.2023

Passage - rehearsal for 
birthing and dying
WUK Performing Arts
Künstlerische Leitung/
Choreographie: Daphna 
Horenczyk
Ort: WUK Performing Arts 
– Projektraum
daphnahorenczyk.com/stage/
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Do.

23.02.2023

Buddeln Baggern Bauen 
- Musikperformance für 
Kinder ab 4 
Grips’n’Chips (Johanna 
Jonasch, Regina Picker, 
Julia Schreitl)
Ort: WUK Kinderkultur
gripsnchips.at

Do.

23.03.2023

DIE ZUKUNFT REICHT 
(NOCH IMMER) NICHT 
(KLAGT, KINDER, KLAGT! 
EIN UPDATE)
Regie: Elsa-Sophie Jach & 
Thomas Köck
Ort: Schauspielhaus Wien
schauspielhaus.at/die_zukunft_

reicht_noch_immer_nicht

Fr.

24.02.2022

Drei Tage Wach
Durational Performance 
auch via Live-Stream zu 
besuchen
Theater der Mitte, 
Benjamin Blaikner
Ort: ARGEkultur Salzburg
argekultur.at, theaterdermitte.at

Fr.

24.02.2023

AUSGELIEFERT!
BIISH
Ort: Brux Innsbruck
Instagram: @
theaterkompanieBIISH

Mo.

27.02.2023

Filmpremiere Double 
- Feature: Buddeln 
Baggern Bauen 
und Zuckerl Gurkerl 
Kackalarm
die Verfilmungen der 
beiden Bühnenstücke
Grips’n’Chips (Johanna 
Jonasch, Regina Picker, 
Julia Schreitl)
Ort: Top-Kino, Rahlasse 1, 
1060 Wien
gripsnchips.at

Do.

16.02.2023 

Assessment
Roland Rauschmeier
studio brut, Zieglergasse 
25, 1070 Wien
brut-wien.at

Do.

16.02.2023

Shapeshifter
Maria Stadlober, Melanie 
Ludwig, Judith Gattermayr
Ort: Jägerstraße 62-64, 
Stiege 13, 1200 Wien
Eintritt kostenlos

Fr.1

7.02.2023

Die Stadtmaus und die 
Landmaus ab 3
Ort: Theater des Kindes, 
Linz
theater-des-kindes.at/play/die-

stadtmaus-und-die-landmaus

Fr.

17.02.2023

_melt_
Künstlerische Leitung: 
Olivia Hild
Ort: WUK performing arts 
Wien
wuk.at/wuk-performing-arts/

spielplan/, oliviahild.at 

Di.

21.02.2023

The Suitcase
Open House Theatre & 
Powerstone 
Entertainment (UK)
Regie: Robert G. Neumayr
Ort: Dschungel Wien
dschungelwien.at

Mi.

22.02.2023

What did you do when 
Lady Di Died?
Text und Inszenierung: 
Katharina Kummer
Eine Produktion von Rohe 
Eier 3000 in Kooperation 
mit WERK X-Petersplatz
Ort: WERK X-Petersplatz 
werk-x.at

März 2023 Du Herbert
Regie: Antje Schupp
Ort: Schauspielhaus Wien
schauspielhaus.at/du_herbert

Mi.

01.03.2023

Don Karlos 
(Friedrich Schiller)
wortwiege / 
Regie: David Paska
Ort: Kasematten Wiener 
Neustadt
europainszene.at

Mi.

01.03.2023

UNISONO
makemake produktionen 
in Koproduktion mit WUK 
performing arts
Ort: WUK-Projektraum
makemake.at

Fr.

03.03.2023

Das rote Fahrrad 
- ein Stück von Fred Apke
Eine Kooperation mit 
Nagy Vilmos
Regie: Nagy Vilmos
Eszter Hollósi, Heide Maria 
Hager, Helena May Heber
Ort: Theaterarche

Sa.

04.03.2023

Audienz 
(von Václav Havel)
wortwiege / 
Regie: Florian Thiel
Ort: Kasematten Wiener 
Neustadt
europainszene.at

Di.

07.03.2023

Riot im Oikos
love2laugh
Regie: Berenice Pahl, 
Olivia Jaques
Ort: Dschungel Wien
dschungelwien.at
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Do.

09.03.2023

Professor Guck sucht 
das Glück
eine Weltuntergangsko-
mödie nach Jura Soyfer-
eine TheaterArche 
Produktion in Kooperation 
mit dem Kulturpark Traun
Regie: Jakub Kavin
Georg Beham-Kreuzbauer, 
Margot Binder, Michaela 
Khom,  Manami Okazaki, 
Markus Pol, Futurelove 
Sibanda
Ort: Schloss Traun
kulturpark.at/programm/

veranstaltung-details/?id=2724

Do.

16.03.2023

HERSTORY. No more 
excuses. No more abuses.
Ein Doku-Theaterstück von 
Ursula Leitner und Sophie 
Stocker 
Eine Produktion von 
handikapped unicorns in 
Kooperation mit WERK 
X-Petersplatz
Regie: Ursula Leitner
Ort: WERK X-Petersplatz 
werk-x.at

Sa.

18.03.2023

KonstrukTIER 
ab 4
Die Kurbel
Ort: Salettl auf der Kleinen 
Stadt Farm
Naufahrtweg 14, 1220 Wien
diekurbel.at

Sa.

25.03.2023

Die Narzissenkönigin 
aus der Petrischale
Eine Produktion des 
Theater ecce
Inszenierung: Reinhold 
Tritscher
Ort: ARGEkultur Salzburg
theater-ecce.com

Sa.

25.03.2023

Betrogen 
von Harold Pinter
ArteFaktum Kulturverein
Regie: Luisa Stachowiak
Ort: KiP, Kunst im Prückel
Biberstraße 2, 1010 Wien
artefaktum.wordpress.com/

theater/

Di.

28.03.2023

ABSENCE
Regie: Blanka Rádóczy
Ort: Kosmos Theater, Wien
kosmostheater.at

Mi.

29.03.2023

ZRUCK SCHAU I NIMMER 
Lieder durch die 
Jahrzehnte, ein 
musikalischer Widerspruch 
Konzert + CD-Präsentation
Ort: Festsaal der 
Bezirksvorstehung 
Margareten
theatergruppe-mimosen.info

Do.

30.03.2023

FIT FOR FUTURE oder 
HYPER HYPER oder 
MELANCHOLIA 
(Theater-Performance)
Konzept / Regie: 
Otmar Wagner
Magda Loitzenbauer, 
Andi Haller, Claudia Splitt, 
Johannes Maile, Peter 
Koger, Oliver Stotz
Ort: Großer Saal des WUK 
Wien (in Kooperation mit 
WUK performing arts)

Do.

30.03.2023

Unter dem Fußboden
TheaterArche 
Eigenproduktion
Text von Daniel Wisser
Regie: Karl Baratta
Beatrice Frey, Jakub Kavin, 
Nikolaus Kinsky, Manami 
Okazaki, N.N.
Ort: Theaterarche
theaterarche.at
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Abos € 20,- (Inland) bzw. € 25,- (Ausland) / € 10,- ermäßigt für Studierende

Erscheinungsweise 4 Ausgaben pro Jahr

Neue Mitglieder der 

IG Freie Theaterarbeit 

seit 10.2022:

Conny Zenk, Seraphim Schuchter, Angela Heide, Rahman Hawy, Anna Frauenberger,  

Hannah Linhard, Valentin Gambino, Sonja Zobel, Rebecca Vogel, Ella Felber, Luca Bonamore,  

Anna Gaberscik, Christoph Thim



Entdecken Sie die neue Theater der Zeit!
Die erste Ausgabe kostenlos unter tdz.de

20 % Rabatt auf das Abo im ersten Jahr

Aktionsangebote befristet bis 31.01.23
Jetzt bestellen abo-vertrieb@tdz.de

8 000+ Texte zum Theater, Newsletter, Podcast
Das ganze Theater unter tdz.de

Jetzt 
im neuen 
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