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Unterwegs

Wir sind wieder unterwegs. Mit dem Zug. Immer mit im Gepack: Die Geschichte,
das Kalkulationsmodell und die Erfahrungen mit der Honoraruntergrenze bzw.
Fair Pay. Auf unseren Bundeslander-Stationen in Innsbruck (Tirol) und Linz (Ober-
oOsterreich) haben wir ausfuhrlich dartber berichtet. Und es wird uns zurlckge-
meldet, dass unser Kalkulationstool in der Zwischenzeit von vielen KUnstler:iinnen
in ganz Osterreich verwendet wird. Auch die Kulturabteilungen der Lénder und
des Bundes begruf3en die Verwendung dieses Tools, welches Projektbudgets
transparent und verstandlich darstellt. Unser Tool hat eine Vermittlungsfunkti-
on eingenommen, schafft Transparenz in den Budgets und Klarheit auf beiden
Seiten. Und damit eine viel hohere Bereitschaft, Budgets wie eingereicht zu
fordern —weil sich alle Zahlen herleiten lassen und deutlich wird, wohin das Geld
geht, wie viel jede:r einzelne Beteiligte kostet.

Mit der Honoraruntergrenze und dem Kalkulationstool sind wir auch bei un-
seren Kolleg:innen im Europaischen Dachverband prasent. In vielen Landern wird
die EinfUhrung einer Honoraruntergrenze bzw. von Fair Pay diskutiert; wir brin-
gen mit unserem positiven Beispiel aus Osterreich und dhnlichen Modellen aus
Deutschland und der Schweiz starken Wind in die Diskussionen. Gerade waren
wir in Tschechien und haben sowohl| mit unseren Kolleg:innen von AND.CR —der
tschechischen Association of Independent Theatres — sowie mit Vertreter:innen
der Stadt Prag und dem Kulturminister unser Modell diskutiert (und werden
weiter beratend tatig sein).

Wir merken dabei auch, wie wichtig der persénliche Kontakt und gemein-
same Treffen sind. Wir haben sehr erfolgreich und sehr interessant unsere On-
line-Reihe ,Fairness in Focus" fur diese Saison abgeschlossen, in welcher wir viele
Informationen zu Férderstrukturen, Honoraruntergrenzen, Intermittency-Syste-
men gesammelt, darUber berichtet und die Erfahrungen der Systeme mit Kinst-
leriinnen besprochen haben. Gerade kommen wir von unserer jahrlichen General
Assembly und Konferenz aus Prag zurUck und kdnnen sagen, dass es grofRartig
war, alle diese Themen mit unseren Kolleg:innen —und in der Zwischenzeit auch
Freund:innen und Gefahrtiinnen — nachbesprechen und weitere Ideen fur die
nachste Saison weiterspinnen zu konnen. Und es gibt bereits viele neue Ideen!
Die Erfahrungen und Rickmeldungen der Kinstleriinnen aus Osterreich helfen
auBBerdem, auch woanders neue Systeme anzukurbeln und hoffentlich bald zu
etablieren. Austausch wie er sein soll.

Einen schonen Sommer winschen

Ulrike Kuner, der Vorstand und das Team der |G Freie Theaterarbeit
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Lebens- unad

Einkommensverhaltnisse
Vorarlberger Kunstler:innen

Die ausfuhrliche und in die Tiefe gehende Studie der For-
schungsgruppe Empirische Sozialwissenschaften der FH
Dornbirn unter der Leitung von Mag. Fabian A. Rebitzer im
Auftrag der Landeskulturabteilung Uber die Lebens- und
Einkommensverhaltnisse von Kunstler:innen in Vorarlberg

wurde am 22.05.2023 in Lustenau prasentiert.

Die wichtigsten Erkenntnisse sind ernUchternd: Das Net-
to-Einkommen der Halfte der Kunstschaffenden in Vorarl-
berg liegt mit einem Medianwert von 15.000 € unterhalb
der Armutsgrenze. Noch erschreckender: Die Netto-Sum-
me (abzuglich Ausgaben, Produktionskosten u. a.), die tat-
sachlich aus dem Kunstschaffen pro Jahr erwirtschaftet
wird, liegt bei nur 4.500 €, wie sich in der quantitativen
Onlinebefragung herausgestellt hat. 16,7 % der Befragten
sind im Bereich Darstellende Kunst tatig.

29

Das mittlere Jahresnettoeinkommen aus rein
kUnstlerischer Arbeit ist mit einem Medianwert
von EUR 4.000,- (2019) bis EUR 4.500,- (2022) auf
einem sehr niedrigen Niveau. Der Medianwert
ist so zu interpretieren, dass die Halfte der Be-
fragten bis zu EUR 4.000,- im Jahr 2019 und bis
zu EUR 4.500,- im Jahr 2022 aus ihrer kunstleri-

schen Tatigkeit eingenommen haben.

Die Einkommen werden mit kunstnahen oder kunstfer-
nen Tatigkeiten erganzt, durch familiare UnterstUtzung,
Rucklagen, Kredite u. a. Und das trotz eines hohen Aus-
bildungsniveaus:

eine nicht akademi-
sche Ausbildung in
ihrer Kunstsparte

eine akademische
Ausbildung in ihrer

Kunstsparte
Von allen Befragten sind:
selbstandig und o
unternehmerisch tatig 83,6%

angestellt

] 1,8%

Etwa ein Drittel geht sowohl einer selbstandigen (21 %) als
auch einer angestellten Tatigkeit (29,7 %) nach.



Qualitative Interviews mit Kunstler:iinnen erganzten die
statistische Online-Befragung:

Zusammenfassend sprachen drei Viertel der in
’ ’ qualitativen Interviews befragten Kunstschaf-
fenden davon, dass sie eine finanzielle Unsi-
cherheit verspuren, wobei oft nicht von Armut
gesprochen werden kann, sondern von einer
Situation, die als prekar einzustufen ist. Folg-
lich sind Kunstschaffende trotz dauerhafter Er-
werbstatigkeiten in einem Zustand zwischen
(unsicherem) Wohlstand und (drohender) Armut

gefangen.

Kombiniert wurde die Studie mit einer Bevolkerungsbe-
fragung zum Thema Kultur und Rezeption. Das wichtigste
Ergebnis hieraus ist das Bekenntnis der gro3en Mehrheit
zur Férderung von Kunst und Kultur durch die &ffentliche
Hand. Nur 4,7 % sprechen sich dagegen aus.

Die DurchfUhrung beider Studien hat aufgrund der Pande-
mie einige Verzégerung erfahren und ihre Veroffentlichung
wurde sehnsuchtig erwartet, denn sie soll als Basis fur die
Uberarbeitung der Kulturstrategie des Landes gelten. N&é-
tige Fortschritte, was die Umsetzung der letztjahrigen
Fair-Pay-Vereinbarung von Bund, Landern und Kommunen
betrifft, werden damit hoffentlich auf den Weg gebracht.

In einem spateren Kapitel dokumentiert die Studie Vor-
schlage und Ideen aus der Kulturlandschaft betreffs

Fordermodelle, wobei der Wunsch nach einem kunstleri-
schen Grundeinkommen die Liste anfuhrt. Prozessorien-
tierte und mehrjahrige Forderinstrumente wie Arbeitssti-
pendien waren begruBenswert. Eine solche Option wurde
bei der PK von der zustandigen Landesratin Dr. Barbara
Schobi-Fink zumindest erwahnt.

AuBerdem findet man Handlungsempfehlungen der For-
schungsgruppe, die sich an Politik und Verwaltung richten,
wie man mit den Erkenntnissen der Studie weiter verfahren
kdnnte:

2

Wie bestehende Spannungsfelder aufzuldsen
sind, kann nicht normativ durch die Wissen-
schaft beantwortet werden, sondern liegt im
Ermessens- und Entscheidungsspielraum der
Politik. Diese hat konkurrierende Werte und
Interessen auszutarieren und es obliegt am
Ende ihr, ihre Entscheidungsprozesse und Ent-
scheidungen gegenuber der Gesellschaft und
den Betroffenen transparent zu machen und zu

kommunizieren.

Eine Erhéhung des Kulturbudgets muss nach dieser Studie
die erste logische MaBnahme sein, die man von der Politik
erwarten darf.

Barbara Herold

Lebens- und Einkommensverhaltnisse Vorarlberger Klinstler:innen

Hrsg. von der Forschungsgruppe Empirische Sozialwissenschaften der FHV

— Vorarlberg University of Applied Sciences

Forschungsgruppenleiter: Mag. Fabian A. Rebitzer |Wissenschaftliche Mitarbeiter:innen:
Dr. Sarah Kihne | Mag. Dr. Thomas Zabrodsky | Lukas Arnold | Ghassan Shleweet |

Dilara Meryem Guven

Die umfangreiche Studie ist abrufbar unter:
vorarlberg.at/documents/302033/24334401/Bericht_PEVK_final.pdf

gift 02.2023 | forum



gift 02.2023 | forum

Erster Uberblick Uber die
Ergebnisse der IGFT-Umfrage

zur Altersvorsorge und -pension

fur freie darstellende Kunstler:innen
und Kulturarbeiter:innen

in Osterreich

Die IGFT hat im FrUhjahr eine umfassende Umfrage zur Al-
terspension und -vorsorge unter darstellenden Kunstler:in-
nen und Kulturarbeiteriinnen durchgefuhrt. Die Ergebnisse
der Umfrage geben einen ersten Einblick in die finanzielle
Situation und die Sorgen der Befragten im Hinblick auf
ihre Altersvorsorge und -pension. Es gab insgesamt 299
auswertbare Antworten, wobei 37 davon von Personen, die

bereits pensioniert sind, stammen.

Pensionshohe (37 Pensionierte)

| 7 | Personen bekommen
<500 €

| 12 | Personen bekommen
500-1030,49 €

| 7 | Personen bekommen
bis zu 1250 €

| 1 | Personen bekommen
Uber 1250 €

IZI Personen bekommen
Uber 2000 €

Im Vergleich dazu wirden von den pensionierten Teilneh-

mer:innen 7 eine monatliche Pension zwischen 1250 und
1500 Euro benotigen, um ihre Lebenserhaltungskosten
gut decken zu kédnnen, wahrend 30 Pensionierte Uber die-
sem Betrag liegen — davon 7 sogar Uber 2000 Euro. Daher
gaben 30 von 37 Pensionierten an, auf einen Zuverdienst
angewiesen zu sein, um ihren Lebensunterhalt bestreiten

zu kénnen.

Die nicht pensionierten Teilnehmer:iinnen wurden gefragt,
wie hoch die Pension nach aktuellem Stand sein musste,
um die Lebenserhaltungskosten gut abdecken zu kon-
nen. Die meisten Ergebnisse bewegen sich zwischen 1800
und 2000 Euro, einige nennen aufgrund verschiedener
Verpflichtungen Betrage zwischen 2500 und 3000 Euro.
In jedem Fall decken sich diese Ergebnisse nicht mit der
Hohe der Mindestpension und selbst mit Ausgleichszulage
waren diese Betrage mit Blick auf die tatsachliche Pensi-
onshdhe der pensionierten Befragten nicht zu erreichen.

Das ist naturlich schwer zu beurteilen, weil die
Lebenssituation im Pensionsalter eine andere
sein wird, was die finanziellen BedUrfnisse an-
geht, als heute. ,Gut abdecken’ wurden das wohl
2000 Euro. Irgendwie abdecken: 1500 Euro. Eher
schwierig abzudecken wird es mit der Mindest-

pension sein, die wohl auf mich zukommt.

Interessanterweise gaben 25 der pensionierten Teilneh-
mer:innen an, sich erst im Alter von 40 Jahren oder spater
Gedanken Uber ihre Pension gemacht zu haben, 7 davon
sogar erst Uber 60. Sie fUhrten dies oft darauf zurlUck, dass
die aktuellen beruflichen Schwierigkeiten gedankliche
Prioritatensetzung verlangten und sie deswegen keine
konkreten Uberlegungen anstellen konnten. Die Angst
davor, ob sie Uberhaupt eine Pension erhalten wirden,



war ebenfalls ein hdufig genannter Punkt. Uberraschend
war auch, dass viele der Nicht-Pensionierten, die den Pen-
sionsrechner kannten, absichtlich nicht darauf schauen,
aus Angst vor dem Ergebnis oder weil sie einmal den vo-
raussichtlichen Betrag erfahren haben und so schockiert
darUber waren, dass sie spater nie wieder nachgeschaut
haben. Es ist erschreckend, dass so viel Angst vor dem The-
ma herrscht.

Bisher habe ich nur kurz daran gedacht und
dann war ich wieder damit beschaftigt mein
aktuelles Einkommen zu ermoglichen. Es fallt
mir schwer an die Zukunft zu denken, wenn ich
im ,JETZT' bereits Schwierigkeiten habe, mein

Einkommen als Kunstler:in zu decken.

Die Tatsache, dass Kunstler:iinnen oft viel arbeiten, aber
nur wenig Geld dafur erhalten, ist zwar bekannt, fuhrt
jedoch zusatzlich zu Vermeidungsverhalten gegenuber
dem Thema Pension. Fur viele Nicht-Pensionierte ist das
Thema noch weit weg, aber sie wissen nach aktuellem
Stand schon, dass das Geld im Pensionsalter nicht reichen
wird. 49 Nicht-Pensionierte geben dazu an, nicht genug
Beitrage einzahlen zu kdnnen, um Uberhaupt eine staatli-
che Pension zu bekommen. 88 Personen geben an, auch
mit einem nicht-klnstlerischen Job nicht genug Arbeits-
jahre sammeln zu kénnen, um eine staatliche Pension zu
erhalten. Das ist unter anderem auf lange Studienzeiten
bzw. Wartezeiten bis zum Studienbeginn zurickzufihren,
aber auch darauf, dass die Einstiegsphase in die klnstleri-
schen Berufe haufig unbezahlt oder geringfigig — und da-
mit nicht pensionsversichert — bleibt. Viele Kinstler:iinnen
und Kulturarbeiteriinnen kdnnen somit erst in ihren spaten
Zwanzigern oder sogar noch spater anfangen, einzuzahlen.
Hinzu kommt die projektweise Anstellung oder Selbststan-
digkeit, auf die nicht selten lange Uberbrickungszeiten
folgen, in denen nicht in die Pension eingezahlt werden
kann. Die Arbeitsweise und Proben verunmaoglichen auf-
grund unregelmafiger Zeiten zusatzlich, einen anderen
Beruf anzunehmen.

Die Umfrageergebnisse verdeutlichen die Sorgen und
Herausforderungen, mit denen freie darstellende Kinst-
ler:iinnen und Kulturarbeiter:iinnen in Osterreich in Bezug
auf ihre Altersvorsorge konfrontiert sind. Themen wie Al-
tersarmut, Gesundheit, ungleiche Honorare zwischen Man-
nern und Frauen, fehlende Pensionsversicherung in den
Anfangsjahren und die Angst vor finanziellen Engpassen

im Alter wurden von der Mehrheit der Befragten genannt.
Es wird auch deutlich, dass zu dem Thema so gut wie keine
Weiterbildung stattfindet. Viele Befragte geben an, nicht
ZU wissen, wie hoch ihre Pension voraussichtlich sein wird
oder wo sie das nachschauen konnen. Hinzu kommen Un-
sicherheiten Uber das (voraussichtliche) Angewiesensein
auf die Ausgleichszulage, sowohl bei Nicht-Pensionierten
als auch bei Pensionierten. Die Kunstler:iinnen und Kultur-
arbeiter:innen fragen sich, wie das System bis zum Pen-
sionsantritt Uberhaupt aussehen wird; manche rechnen
gar nicht erst mit Pensionsbezug und setzen darauf, zu
arbeiten ,bis sie umfallen”. Das Thema Krankheit im Alter
wird deshalb mit groBer Sorge verfolgt. Gerade diejenigen,
deren Ausdrucksform stark von ihrem Kérper abhangig ist
—wie z. B. Tanzer:iinnen, Performer:innen oder Zirkusklnst-
leriinnen und -artistiinnen - sind vom altersbedingten Ver-
schleif3 und der Bedrohung, den Beruf nicht mehr austuben
zu koénnen, standig betroffen.

Gerade Selbststandige drucken ihre standige Sorge da-
rUber aus, da es fur sie erst ab dem 42. Tag Krankengeld
gibt und sich die meisten keine zusatzliche private Be-
rufsunfahigkeitsversicherung oder auch private Vorsorge
leisten konnen. Die Frage, wie lange die Gesundheit aus-
reichen wird, um weiter arbeiten zu kdnnen und damit die
Lebenserhaltungskosten bestreiten zu kdnnen, drangt sich
also stark in den Vordergrund.

Hinzu kormmen starke Existenzangste aufgrund der — ak-
tuell besonders spurbaren — Inflation, die Unmaéglichkeit,
eventuelle Pflegekosten decken zu konnen oder die Angst,
sich die Wohnung oder andere lebensnotwendige Dinge
nicht mehr leisten zu kdnnen. Zu betonen ist hier, dass vor
allem Frauen von diesen Schwierigkeiten betroffen sind, da
sie haufiger Care-Arbeit leisten und eventuelle Kinderbe-
treuungszeiten nicht anrechnen lassen kdnnen.

Die Ergebnisse der Umfrage umfassen fast 200 Seiten
und werden in den nachsten Wochen weiter ausgewertet.
Der Gesamtbericht wird daraufhin verdffentlicht und not-
wendige Schritte daraus abgeleitet werden.

gift 02.2023 | forum
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A discussion of Stephanie Cumming’s work is inevitably a
discussion of Liquid Loft, the performance group of which
she is a member and which has been the most important
and formative influence on her approach to dancing/per-
forming. Liquid Loft is her home. Toxic Dreams is her vaca-
tion home. The fact that she became an important member
of two Viennese groups is a testament to her dedication,
hard work, versatility, and this little, forgotten word: talent.






| first saw Stephanie performing in a Liquid Loft show. |
remember being taken by the contrasting strands of her
performance. She was disciplined as much as she was wild.
She performed as if she was holding something back, not
allowing herself to explode. Some will call it cool, | prefer the
word control. The contradictory components of her perfor-
mance showed me that the greater the degree of accuracy
of the parameters, the greater the freedom of action within.
The other attractive aspect of her performance had to do
with her presence, a very difficult quality to explain. She took
over the stage in a fearless fashion, investing herself in the
work and depicting energy in action and space.

Let me try another way to explain how presence works
in performance.

Both Liquid Loft and Toxic Dreams, despite differences in
style, approach and subject matter, have a similar attitude to
working with performers and developing work. Since both
groups work with a - more or less — permanent ensemble,
performances are structured around the performers and
their personae, personae which are produced by the per-
formers’ confrontations with the material and with the act
of performing. They serve a structure they helped create.
The action on stage is, simply put, the interaction of different
personae. Stephanie, in this constellation, is tense and kind
of officious, she is the performer who's the link to the struc-
ture, she stage-manages the show, and she pushes it along.
She is the authority. But she's ambiguous about it, hence the
polarity in her stage presence. A duality and quality | admire.

A side note. | know that words like authority and offi-
cious are problematic in the context of a group. But I'm talk-
ing about a set of performance personae within a working
collective. After a long time of working together, the group
resembles a Commedia dell'arte troop. The performers’ ‘au-
thentic’ personae replace what we call character in theatre.
We know it from many performance groups we have seen
over the years, from Pina Bausch to Forced Entertainment.
These personal characteristics, while not fixed, recur from
performance to performance and reflect to some extent
the personalities and interactions of the group's members.
In that context, Stephanie’s performance personae exude
authority, even bossiness. That is the function she fulfills on
stage, relative to other performers.

Working with Stephanie over the last 12 years, | can try
and sketch the method we used while working together.
Stephanie doesn’'t come from theatre. She trained as a
dancer. Performance, for her, is essentially a task, an activ-
ity. The performance score she creates is the result of her
own relation to the various actions she is put through in
the course of an evening. She moves from one task to the



next. | think that has to do with her training as a dancer. Ac-
tors train to think about arcs, through lines, characters, and
motivation. Actors like to talk about their roles. Sometimes
in rehearsals, | had the feeling that Steph looked at us and
thought: ,You are talking too much. Why are you discussing
every little word in the script? Let's move, let's work, and let's
find the action by doing. Her performance is not a matter of
interpreting a role but of reenacting decisions made in the
construction of the piece. Put simply, it's about being it and
doing it. Many times, | stepped aside and observed Steph's
exploration of her own relationship to the task she carried
out. Within the Toxic Dreams working process that is the
function she fulfilled: opposition to the theatrical approach.
Personally, | like to work with a mixed group of performers,
people who come from different disciplines, methods, and
techniques. Not every dancer can join a performance group
that has its origin in theatre. Stephanie is one of these rare
performers who can. My work and the work of Toxic Dreams
got richer when she joined.

I think, and I'm writing this primarily as an audience
member, that the same mechanism applies to her work
with Liquid Loft. I'm talking about her versatility and the way
itis utilized in Liquid’'s work over the years. The task-oriented
performing technique works well, for me as a viewer, with
Liquid Loft's methods of deconstructing movement materi-
al and with the fragmented nature of their shows. The ability
to enter center stage, perform a gesture, shift fast to another
one, exit and reappear again with a new pose, is something
Stephanie and the other members perfected over the long
collaborative group process with main choreographer Chris
Haring. Add to that her intuitive understanding of how text/
voice/language work. This allows her to shift acoustic levels,
master the art of dubbing and lip-syncing, and separate
body and voice as if it were all about just performing/danc-
ing musical notes. It is as if she is trading illusionism for
ambiguity, the technical processes of performing/dancing
are demystified. Or to put it in more simple terms, she's
feeling/instrumentalizing her way through the score she has
been assigned. Watching some shows, | had the impression
that the more complex the physical and vocal tasks she was
charged with, the more liberated she felt on stage.

And not only on stage, her film work is just as impressive.
One can draw parallels between the process of making a
performance and making a film. The technical requirements
of film acting correspond to the way one follows a score in
a dance/performance piece. A lot of it is about hitting the
mark. If you didn't see Shirley: Visions of Reality by Gustav
Deutsch, do yourself a favor and watch it. Stephanie’s work

in this film is masterful.

It is difficult to profile someone’s body of work. | tried to
share with you what | observed as a director who worked
with Stephanie, and as an audience member who watched
her perform. This is an attempt to present her as a model of
the Free Scene performer. Most audiences are not equipped
with the vocabulary to analyze what a performer is doing.
How Stephanie’s technique fuels her performance on stage
is not something we talk about a lot. We know a good per-
formance when we see it, and then we use the superlative,
which has nothing to do with the actual technique.

What | know is that Stephanie got better and better
over the years. There is no secret here. When experience
meets technique dancing/performing/acting, it gets better.
Unfortunately, this is also the moment when performers,
like Stephanie, leave the scene. Some because of life cir-
cumstances, and others because it is hard to age in this
scene. After all, a performer’s body of work, whatever that
means, can only be one piece of work after another. One
performance on top of another. The learning process itself
never stops. The technique only improves. Stephanie is leav-
ing an impressive body of work in Vienna. But the process
of learning never stops. So, Canada, here she comes with
lots of experience and technique. And this little, forgotten
word: talent.

| asked Chris Haring about Stephanie’s last show with
Liquid Loft. Apparently, emotions flew all over the stage and
backstage, before, during, and after the show. | can relate.
When you work with people intensely, over a long period,
they become your friends, your work family. When such an
important member leaves, there's a hole, an empty place
on stage. Coming back to the Commedia dell'arte analogy:
When a group is the sum of its performance personae, any
changes affect the whole working system. The dynamic
within the group needs recalibration.

The last show, for now, Stephanie did with Toxic Dreams
was ironically titled ,Happiness'. One evening, while we were
waiting to start, we stood in the room and Steph showed
me some pictures of her boy on her phone's screen. | pro-
bably talked about lunch or something, because I'm always
hungry before a show starts. | like the laidback attitude to
performing because there’'s so much bullshit about getting
ready to perform your part, all the warm-up rituals and all
the method acting systems of theatre. And here we were,
two performers having this small talk about family because
we just knew that you start to perform only when you are
on stage, not a second earlier.

Yosi Wanunu
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In welcher Form arbeitet ihr, wie kam es dazu?
Thomas: Alles begann 2016, als ich meinen ersten Bouffon-
Workshop in Wien abgehalten habe. Da war auch Hannelore
dabei. 2019 entschied ich mich dazu, ein Bouffontheater-
stuck zu kreieren und war auf der Suche nach einem Verein.
So begann die Zusammenarbeit mit Hannelore und wir er-
kannten schnell das Potenzial unserer Moglichkeiten.

Wie finanziert ihr euch?

Thomas: Die erste Produktion wurde von der Stadt Wien
und einem Crowdfunding mit 88 UnterstUtzer:innen finan-
ziert.

Hannelore: Vomm BMKOES wurde unser Férderantrag da-
mals abgelehnt. Wir mussten den fehlenden Betrag auf an-
dere Weise aufstellen und waren Uberwaltigt und dankbar,
dass so viele an uns geglaubt haben.

Aktuell sind wir mit unserem StUck ,Ein bescheide-
nerer Vorschlag” auf Osterreich-Tournee. Wir haben eine
Wiederaufnahme- und eine Tourneeférderung erhalten,
allerdings nicht in vollem Umfang unserer Einreichung.
Um die Kosten zu decken, waren wir wieder in der Situa-
tion, zusatzlich finanzielle Mittel organisieren zu mussen.
Ein privater Sponsor tragt dankenswerterweise etwas bei
und wir haben drei weitere Einreichungen gemacht. Von
der Stadt Innsbruck und vom Land Steiermark haben wir
schlieBlich noch Férdergeld erhalten, sodass wir die Tournee
durchfihren kénnen.

Wir planen derzeit unsere zweite Produktion. Einen gro-
Ben Teil davon kdnnen wir Uber das Preisgeld vom Nestroy
Preis, den wir 2022 als beste Off-Produktion gewonnen ha-
ben, finanzieren. Wir reichen auch wieder beim BMKOES
ein und sehen uns, da wir weiterhin dsterreichweit agieren
wollen, im Vorfeld schon nach Kooperationspartner:iinnen
und weiteren Férderungen um.

Wie seid ihr derzeit organisiert?

Thomas: Es |lauft alles Uber den Verein ,Herminentheater
—Verein fur zeitgendssisches Theater”. Hannelore und ich
sind Produktionsleitung, Tourmanagement, kunstlerische
Leitung und was sonst noch alles anfallt.

In welcher Form arbeitet ihr mit anderen Kiinstler:iinnen
bzw. Mitarbeiter:innen zusammen?

Thomas: In unserem Team gibt es interdisziplinare
Kunstleriinnen: Kristof Sziman ist studierter klassischer
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Kontrabassist und steht zum ersten Mal als Schauspieler
auf der BUhne, unser Buhnenbildner Michael Strasser ist
bildender Klnstler, ich selbst kormme auch aus der klassi-
schen Musikecke.

Welche Personen sind involviert und auf welcher Basis
arbeitet ihr zusammen?

Hannelore: Das Team besteht aus den Schauspieleriinnen
Ambra Berger, Peter Bocek, Ida Golda und Kristof Sziman,
dem BUhnenbildner Michael Strasser, der Kostim- und Mas-
kenbildnerin Eva Maria Mayer sowie Thomas und mir. Stefan
Kurt Reiter war bei der ersten Produktion Produktions- und
Regieassistent, fur die zweite suchen wir gerade Produk-
tionsleitung und Regieassistenz. Klinstlerische Entschei-
dungen werden im Kollektiv getroffen. In organisatorische
Fragen werden die Kunstleriinnen miteinbezogen, gewisse
Aufgaben wie das Mittragen von PR-ldeen, Herstellen von
Kontakten, Einholen von Informationen oder Ahnliches wer-
den auch von ihnen Ubernommen.

Thomas: Das meiste bereiten Hannelore und ich vor.
Hannelore ist fUr Dramaturgie, Text und Produktionsleitung
verantwortlich, ich fur Regie, Text und Projektleitung. Durch
einen krankheitsbedingten Ausfall eines Schauspielers kurz
vor der Premiere habe aber ich auch schon den Part Uber-

nommen.

Wo arbeitet ihr?
Thomas: Zu Hause im ,BUro".

Wie sieht ein Produktionsprozess fiir ein neues Stiick
aus — wie sieht der zeitliche Rahmen aus?

Thomas: Aktuell bereiten wir den zweiten Teil unserer Bouf-
fon-Trilogie vor. Ein neues Stlck beansprucht ungefahr
eineinhalb Jahre: Idee, Einreichung, Organisation von Pro-
beraum, Kostimen, BUhnenbild, Transporten, Anstellungen,
Vertragen, Abrechnung und dann Projektabschluss.

Wie viel Aufwand ist es, ein Klinstler:innenleben zu or-
ganisieren?
Thomas: Kunst ist eh Hobby, und Hobbys macht man ja
gerne, oder?

Was wirde euch helfen?
Thomas: Ein System wie in Frankreich und Belgien: Grund-
einkommen mit Bedingungen. In unserem Berufsfeld sind

die unbezahlten Arbeitsstunden einfach zu hoch. Das
schmerzt am meisten. In keinem anderen Umfeld wirde
das durchgehen...

Hannelore: Und mehr Transparenz im Fordersystem,
schnellere Zusagen fur mehr Planungssicherheit, zeitge-
rechte Uberweisung der Férdersumme, Inflationsanpas-
sung, Férderungen in beantragter Hohe, die nicht nur den
KUnstler:iinnen, sondern auch dem Projektmanagement
faire Lohne ermaoglichen.

Weitere Termine flur die mit dem Nestroy Preis
ausgezeichnete Produktion Ein bescheidener
Vorschlag in einer Fassung des Herminentheater:

9.6. &10.6. - TAG (Wien)
12.8. & 20.8. hin&weg Festival (Litschau)

Premiere des zweiten Teils der Trilogie
ist am 4.5.2024 im TAG Theater Wien.



Performances von Jérome Bel, Nadia Beugré, Luca Bonamore & Lau Lukkarila,
Boris Charmatz, Lucinda Childs & Robert Wilson, Anne Teresa De Keersmaeker,
Ivo Dimchey, Trajal Harrell, Benjamin Abel Meirhaeghe, Mathilde Monnier, Needcompany,
Marina Otero, Christian Rizzo, Meg Stuart, Doris Uhlich, Giseéle Vienne
und vielen mehr

Workshops & Research von und mit Tamara Alegre, Jonathan Burrows & Bojana Cvejic,
Comfort Fedoke, Keith Hennessy & Ishmael Houston-Jones,
Kroot Juurak, Kerstin Kussmaul, Isabel Lewis, Evandro Pedroni & Akemi Takeya,
Perel, Vera Rosner, Doris Uhlich & Boris Kopeinig, Elsa Wolliaston
und vielen mehr




Archipelago:
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In 2008 they founded their own company: Archipelago. As
the name suggests, from its very beginning, they were not
interested in creating a traditional company around one
artistic voice but a flexible structure that could work with
different constellations of artists. Archipelago was created
as “a collection of collaborative islands of different sizes,
which took away the pressure of having to carry the whole
artistic and organizational weight ourselves”. In addition
to their artistic endeavors, Gottfarb and Nowak have been
actively engaged in Vienna's performance scene, lobbying
for better working conditions and creating new spaces for
the community to work and meet, such as Arbeitsplatz in
Floridsdorf or, more recently, Der Betrieb at Vogelweidplatz
in the 15* district.

Alexander Gottfarb was exposed to dance from a very
early age as his mother was the head of the costume and
make-up department of the Swedish opera and would take
him regularly to see ballet performances. He accompanied
a friend to dance class at the age of seven, and at nine he
was already performing in the musical Annie Get Your Gun,
which ran for a total of 72 shows in one year: an early lesson
that taught him the required discipline to work in a pro-
fessional context. At the same time, he also attended choir

school and eventually the Ballettakademien Stockholm. In
view of this, it is no coincidence that Gottfarb loves to work
equally with voice and movement and explores such pop-
ular formats as musicals.

Anna Maria Nowak was a very active and physical kid
and loved to dance. But in 1980s Gdansk, the only option
was ballet. When, at the age of 9, she took the exam to get
into ballet school and was not accepted because she didn't
have the perfect physiognomy, it crushed her. At university
she studied Scandinavian studies and literature as she was
still not considering a professional career in dance. She took
a local audition for the university program in Linz because
it was offered as a free class and - to her own surprise — got
accepted. She went to Linz with the idea of staying only for
one year but ended up staying two years and went on to
build her whole career in the Austrian dance scene:

b

My whole journey into dance has been a path-
way of disbelief, a constant gravitational pull

and a couple of lucky coincidences.



With Marvel at the World (2009), based on the movements
of superheroes, Gottfarb started his own solo research into
“movements belonging to a specific field, to create some-
thing different from”. This was followed by the body lan-
guage of nationalism. “Nations don’t have a specific body
language, but nationalism and its ideology do create a cer-
tain body.” At the Choreographic Platform in 2012, a show-
case of Austrian dance, Gottfarb stood guard in front of a
Swedish and Austrian flag for 5 hours. It was the first time he
experimented with a long-durational practice, which would
become part of his artistic signature.

Anna Nowak created her first solos, mindblankless
(2009) and fall and crash into a thousand pieces (2011) for
different editions of the festival OdeonTanz. In the latter,
she identified as a horse and performed to a voice-over
consisting of personal diary texts which were spoken by
Anna Mendelssohn. In her choreographic explorations, the
bridge between language and the body remains one of her
main interests: “I have always loved books. One of the most
beautiful moments of my life was when, as a child, | got a
library card. | also love to write and always keep diaries. But
it took a while before | got over my fears and allowed my
own voice to be heard.”

In 2010, Liz King was looking for a group of performers for
whom she could commission an improvisation project for
the Haydn celebrations in Oberwart. She reached out to
Gottfarb and Nowak who were joined by Alex Deutinger,
who had also been a student in Linz, his partner Marta
Navaridas and another Polish dancer, Radek Hewelt. The
two artistic couples shared a lot of affinities and saw the
opportunity to create a bridge between the performance
scenes in Vienna and Graz.

This ad hoc collaboration triggered the desire to contin-
ue to collaborate. They were joined by musicians Stephan
Sperlich and Guenther Berger while they quickly realized
that it was useful to have a fifth performer to break open
the symmetry of the two couples. After Hewelt, they worked
respectively with the Irish dancer Mick Dolan, Thomas
Kasebacher or, more recently, Frans Poelstra. Costume de-
signer Hanna Hollmann completed what turned out to be
a completely different strand of Archipelago productions:
The Loose Collective. Their second production was picked
up by the Modul Dance program of the European Dance
Network, which gave them a lot of international exposure.
Together they created
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seven productions in which they not only shared their love
for popular entertainment forms, such as musicals, but also
experimented with collective collaborations and alternative
ways of practicing democracy. “It was a very creative atmos-
phere. We were doing a lot of short residencies in which we
were creating and living together. Being very complemen-
tary, you never knew who was going to agree with whom.”

In one of these processes, Gottfarb and Deutinger pro-
posed to walk on and off stage in a knight's armor. The oth-
ers found the idea too silly, but another collaborative duo
was born. The resulting Chivalry is dead (2015) was picked
up by the Aerowaves network. It recently got a sequel with
the long-durational performance sculpture While no one is
watching, with the knight's armor being replaced by con-
temporary police's riot gear.

After the movements of nationalism, Gottfarb started
exploring religious movements. In the first production that
resulted from this, Moved by Faith (2011), Gottfarb decided
to stay outside and only choreograph. “But | didn’'t under-
stand the rhythm from the outside and the result felt too
stiff.” So, in 2015, when he was offered a residency at TQW by
Sandra Noeth and Bettina Kogler gave him carte blanche
for a project in the Projektraum at WUK, he went back to his
solo research. He focused on developing a long-durational
practice that would work with repetition and transforma-
tion, which are the underlying and guiding principles of all
religious movement practices.

In different constellations — in the solo A Matter of Belief
(2015), the trio Together (2017) with Raul Maia and Sophie
Augot and with larger groups for the Encounters series —
Gottfarb has been further researching and developing
this practice. He experimented with different durations.
The yearlong project Negotiations at TQW Filiale, a shop
in Neustifgasse, has been the most ambitious one yet. He
presented the Encounters series in different work environ-
ments: a factory, an office or an outdoor field. He further
integrated the voice into his practice, in close collaboration
with Clélia Colonna.

Meanwhile, Nowak had found her own artistic compan-
ions in the performers Anna Mendelssohn and Karin Pauer,
with whom she started to explore how language is manipu-
lated in our media society, often for commercial or political
reasons. The trio Oceans of Notions (swimming) created
a series of new verbal and physical metaphors as a strategy
to critically analyze and counteract this.

Parallel to their artistic projects, Gottfarb and Nowak
have been engaging with and working for their communi-
ty. Although they always found support for the projects of
Archipelago at different Viennese institutions, they felt there

Alexander Gottfarb, Nanina Kotlowski and Martina de Dominicis in
The Democratic Season © Kati Gottfried




was still a lack of working spaces - so they started to look for
a space they could share with other companies and
open up to the whole community. In 2015, they opened
Arbeitsplatz in the former studio of Paul Wenninger in an
old Jewish factory complex in Floridsdorf, originally togeth-
er with Deborah Hazler, Nanina Kotlowski, Doris Uhlich and
Radek Hewelt.

Their engagement towards the whole community got
stronger when the temporary closing of several Viennese
venues in 2017 triggered the creation of the grass roots
movement Wiener Perspektive. Nowak took actively part
in the “working space group” that started to research and
implement the notion of the “commons” in Vienna's scene.
Gottfarb took the lead in the “fair payment group”, which
prepared the groundwork for the minimum wage policy
that was eventually further developed by IG Freie Theater
and implemented by the city and most companies.

After their successful experiences with Modul Dance and
Aerowaves, Gottfarb and Nowak started to question the im-
pact of these European networks, which create their own
bubble, with very little local input.

29

Inspired by two colleagues in Sweden, who tried to create a

We no longer wanted to have to pitch our work
and preferred to embed our work more within

a local context.

network of public offices similar to libraries, Archipelago set
out to create an alternative space where people could work
and meet. Richard Sennett's writing on craft and the model
of an old-fashioned craft workshop, which is as much a so-
cial as a commercial space, has been another main source of
inspiration. The result, Der Betrieb, opened its doors behind
Lugner City in the 15" district in autumn 2022. It is the most
recent project of the duo, combining artistic research and
social activism. In Der Betrieb, the audience is invited to
attend a seven week-long season of five hour-long perfor-
mances. The first Emotional Season focused on Nowak's
practice of exploring and creating metaphors as bridges
between language and the body. In the second Demo-
cratic Season, Gottfarb continued to deepen his practice
of repetition and transformation, applying it to the topic of
democracy, which has been an underlying theme for all of
Archipelago's endeavors.

The next season of Der Betrieb in autumn 2023 is called
Your Season - In Search of a Common Season. In this for-

mat, the long-durational performances by the core artistic

team are complemented by weeks in which Der Betrieb
is turned into an open, participative space in which every-
one is welcome to join workshops, discussions, installations
and DIY-stations for free. Some of these activities reach
out to specific neighborhood communities, such as Pflege
Rudolfsheim-Funfhaus, Haus Schmelz (seniors) or Hobby-
lobby (youth).

Meanwhile, Nowak is already preparing another sea-
son called the Generational Season for spring 2024, which
among other things will look at questions of age and inter-
generational exchange. She “hopes for a future where artists
shouldn‘t have to be scared of getting old”. Gottfarb's dream
for the future is “to be able to continue ten years with Der
Betrieb and then pass it on to another group of artists, and
maybe create a European lobby organization for freelanc-
ers in all disciplines”.

Guy Cools

Upcoming events

| |
| |
| |
| |
| |
| |
| |
I June 29th-July 2nd, 2023 1
| While no one is watching |
I Pius-Parsch-Platz, Floridsdorf I
| |
: October 4th-November 25th, 2023 :
| |
| |
| |
| |
| |
| |
1 1

Your Season — In Search of a Common Season
Der Betrieb, Vogelweidplatz 13
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Im Gesprach mit Andreas Fleck

Die neue kunstle

rische

Leitung der WUK

performing arts

Mit Andreas Fleck hat die performing arts Sparte des WUK
in Wien einen neuen kuUnstlerischen Leiter erhalten. Er folgt
somit der bisherigen Leiterin Esther Holland-Merten, die
von 2017 bis 2022 am WUK die Position innehatte und ab
der kommenden Saison die kUnstlerische Leitung des
Werk X bekleidet. Der 1985 in Graz geborene, freischaffen-
de Dramaturg und Produktionsleiter war bereits fur das
brut Wien, workspacebrussels und das Schauspielhaus
Wien tatig sowie Uber mehrere Jahre mit dem Theater-
kollektiv Nesterval verbunden und arbeitete auch an deren
mit dem Spezialpreis des Nestroy ausgezeichneten Produk-
tion Der Kreisky-Test mit. Andreas Fleck ist zudem Leiter
der mannlichen* Cheerleader-Gruppe Fearleaders Vienna,
die unter anderem Party-Veranstaltungen, Choreografien
und Workshops entwickeln. Im Gesprach mit der gift-Re-
daktion erklart er seine Plane fur die Weiterentwicklung

der WUK performing arts.

Als neue kunstlerische Leitung an einem Haus steht
man immer unter Zugzwang: entweder eine bewusste
Neuausrichtung oder ein Fortfihren der Agenden der
Vorganger:in. Wie sollen diese Gegenséatze in einem
zukunftigen Programm flir das Haus vereint werden?

Ich Ubernehme die Leitung von WUK performing arts ja
schon kurz vor Ende dieser Saison, eine gewisse Kontinu-
itat ist also ohnehin notwendig. Einige erfolgreiche For-
mate wandern wiederum mit Esther Holland-Merten ans
Werk X, dadurch entstehen Spielraume, in denen gezielte

Neuausrichtungen entwickelt werden kénnen. Ich wer-
de weiterhin mit Kunstleriinnen und Kollektiven aus der
Wiener Tanz- und Performance-Szene zusammenarbei-
ten, auch dadurch ergeben sich sowohl Kontinuitat in der
ein oder anderen Zusammenarbeit, als auch Neuanfange.
Meine Ausrichtung von WUK performing arts sehe ich als
organischen Prozess, in dem ich inhaltliche Schwerpunkte
setzen werde, die mich personlich umtreiben oder die auch
gerade in der Stadt zu wichtigen Themen werden. Dafur
gilt es offen zu bleiben. Andererseits sehe ich keinen Grund,
mich vollig neu auszurichten. Esther Holland-Merten und
Ulli Koch haben hervorragende Arbeit am WUK geleistet
und ein wunderbares Miteinander aufgebaut. Ich bin sehr
froh, daran anschlieBen und darauf aufbauen zu kénnen.

Das WUK steht grundsatzlich fiir einen niedrigschwelli-
gen Zugang zu darstellender Kunst. Was bedeutet das
fur die klinstlerische Leitung und wie will sich das WUK
hier im Kontext anderer Wiener Institutionen verorten?
Ich denke, man muss das WUK in seinem Gesamtwir-
kungsbereich betrachten. Es ist ein Ort, der Begegnung
auf verschiedenen Ebenen maoglich macht und Angebote
fur alle Generationen und unterschiedlichste Communities
schafft. Das sind wichtige Aspekte, die zur Niederschwellig-
keit der Institution beitragen. In diesem Sinn finde ich eine
gut kuratierte Party eine ebenso wichtige (und politische)
Erganzung des Programmangebots wie eine Diskursver-
anstaltung. Beide schaffen Partizipationsmdglichkeiten



Andreas Fleck © Matthias Heschl

fUr unterschiedliche Zielgruppen. Der Anspruch muss sein,
Diversitat voranzutreiben —auf inhaltlicher als auch auf Be-
teiligungsebene. Dahingehend ist die aktuelle Ticketpreis-
staffelung eine sehr positive Entscheidung, die ich auf jeden
Fall beibehalten werde. Und schlussendlich hangt ein nie-
derschwelliges Angebot auch mit einer guten Kommunika-
tion zusammen. Deshalb liegt mir viel daran, mit dem WUK
einen Ort zu gestalten, der zum gemeinsamen Austausch
und zum miteinander Denken einladt.

Welche Bedeutung kommt in diesem Zusammenhang
den Themen Publikumsentwicklung und lokale Szene zu?
Das WUK lebt ganz entscheidend von einer lokalen Szene,
die sich gegenseitig unterstutzt und wertschatzt. Darauf
kann man aufbauen, das muss aber auch gepflegt werden.
Gleichzeitig braucht es naturlich immer wieder Impulse von
auBen. Diese Anregungen konnen von spannenden Com-
munities oder aktivistischen Gruppierungen innerhalb der
Stadt kommen, aber auch von Zusammenarbeiten mit in-
ternationalen Kunstler:iinnen oder Institutionen. Im Rahmen
meiner budgetaren Moglichkeiten wird es auf jeden Fall
eine wesentliche Aufgabe sein, Kooperationen zu ermdégli-
chen oder Anreize fur lokalen Austausch zu schaffen.

Die Diskussion um neue Publikumsschichten wird wohl
in nahezu jedem Theater geflhrt. Ich hore oft, dass man
rausgehen muss aus den Institutionen und auf die Men-
schen zu, die ,da drauf3en” sind. Das klingt super und ist
auch wichtig, aber dennoch ein bisschen imperialistisch
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gedacht. Ich glaube, man muss sich zunachst Uberlegen,
welchen Ort man fur wen schaffen und gestalten méch-
te —und auch welche Ausschllsse im Theater wirken. Ich
denke hier an gangige Theaterkonventionen, an (Spiel-)
Regeln, an eine akademische Sprache und Diskurse, die
darUber entscheiden, mit welcher Selbstverstandlichkeit
wir uns an diesen Orten bewegen. Das Theater an sich ist
in diesem Zusammenhang kein wirklich inklusiver Ort,
obwohl wir es gerne behaupten. Das WUK hat hier durch
seine Struktur als widerstandige Kulturinstitution den
grof3en Vorteil, dass es in vielschichtiger Hinsicht Basisar-
beit leistet. Davon profitieren auch WUK performing arts
und die Wiener Tanz- und Performance-Szene.

Inwiefern wird die politische und sozial mobilisieren-
de Rolle von darstellender Kunst in einem zukinfti-
gen performing arts Programm vertreten sein?

Mein Ziel ist es, queerfeministische Formate und Inhal-
te einerseits, Nachhaltigkeitsthemen und aktivistische
ZusammenschlUsse zwischen Kunst und Politik anderer-
seits zu fordern und zu starken. Das wird sich auf inhaltli-
cher Ebene widerspiegeln, aber im besten Fall auch auf
institutioneller. Das WUK ist und bleibt dabei eine Spiel-
wiese fur Experimente und damit ein Moéglichkeitsraum,
sich an politischen oder sozialen Themen abzuarbeiten
und neue Wirkungsformen auszuprobieren. Es gilt also
immer wieder aufs Neue herauszufinden, wie wir sozio-
politische Kontexte ansprechen und wie wir darUber
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hinaus ins Handeln kommen kdénnen. Die darstellende
Kunst braucht diese Raume ganz besonders, da sich erst
im Moment der AuffUhrung herausstellt, ob das Experiment
aufgeht und sich das mobilisierende Potential einlost. In
diesem Sinn interessiert mich das Wagnis und das WUK ist
genau der richtige Ort dafur.

Im Zuge der Benennung zum kiinstlerischen Leiter
wurde bereits ein wichtiges Kernthema angesprochen:
nachhaltige Probe- und Produktionsbedingungen. Was
kann die Institution WUK hier beitragen, gibt es schon
konkrete Plane und wie werden hier die Stimmen der
freien Szene eingebunden?

Ich habe mir vorgenommen, diesen Prozess moglichst of-
fen anzulegen. Das heif3t, mich einerseits mit Initiativen zu
vernetzen, die in diese Richtung bereits Vorarbeit geleistet
haben. Andererseits moéchte ich mit jeder einzelnen Pro-
duktion darUber nachdenken, in welchen Bereichen es Po-
tentiale gibt. Das kann die Gestaltung von Probenphasen,
Reiseplanen oder Buhnenbildern betreffen — insgesamt
die (gemeinsame) Nutzung von Ressourcen. Im Zuge der
Renovierung hat das WUK in neueste Technik und in ein
Photovoltaik-System investiert. Hier wird auch die Expertise
der WUK Techniker:iinnen eine entscheidende Rolle spielen,
wenn es darum geht, energieeffizientere Theatermittel im
Proben- und Veranstaltungsalltag zu etablieren. Vielleicht
mussen sich auch unsere Sehgewohnheiten ein Stlck weit
andern, wenn zukunftig vermehrt LED-Leuchtmittel anstatt
stromfressender PAR-Scheinwerfer zum Einsatz kommen.

Wichtig ist mir, dass die Suche nach nachhaltigeren Produk-

tionsweisen ein gemeinsamer Prozess sein muss, in den alle

WUK © Wolfgang Thaler

Beteiligten — und daruber hinaus Expertiinnen, Aktivistinnen
oder Politiker:innen — eingebunden werden sollten.

Strukturelle Probleme beherrschen die freie Szene in
Osterreich schon lange, vor allem faire Entlohnung und
soziale Absicherung sind groBe Themen. Was kann das
WUK und speziell die performing arts Leitung dazu bei-
tragen, um gerechtere und nachhaltigere Strukturen zu
schaffen?

Tatsache ist, dass die Situation fur freischaffende Kunstler:in-
nen durch Inflation und die allgemeine Krisengemengelage
zukUnftig nicht einfacher wird. Ich bin sehr froh, dass die
Stadt Wien auch WUK performing arts einen 10%igen Teu-
erungsausgleich in Aussicht gestellt hat. Dadurch kann ich
Koproduktionsbeitrage anpassen und steigende Produkti-
onskosten abfedern. Zumindest fur dieses Jahr. Das Problem
ist: wenn es keine nachhaltige Indexierung der Férdermittel
gibt, muUsste ich nachstes Jahr die Beitrage wieder reduzie-
ren —oder im Verhaltnis weniger produzieren, was wiederum
zu einer starkeren Selektion der Projekte fUhrt. Eine fatale
Situation. Und das ist nur ein kleiner, sehr aktueller Aspekt
der strukturellen Probleme, die uns ohnehin schon seit Jah-
ren beschaftigen. Die Problematik, dass faire Entlohnung
auch eine Erhdhung des Gesamtkulturbudgets (besonders
der freien Szene) unabdinglich macht, betrifft aber auch das
WUK auf institutioneller Ebene. Den Kampf um gerechtere
finanzielle Strukturen mussen wir also intern (die Gehalts-
schemata der WUK Mitarbeiter:innen betreffend) aber auch
extern (in der Finanzierung von einzelnen Projekten der frei-
en Szene) weiterfUhren und auch zukUnftig unruhig und
widerstandig bleiben.



Wien Modern ist
der Extremfall eines
oroduzierenden
Festivals”

Bernhard Gunther
im Gesprach

mit Ulrike Kuner
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Bernhard Gunther ist seit 2016 kunstlerischer Leiter des
Festivals Wien Modern. Der 1970 in der Schweiz geborene
Autor, Dramaturg und Kurator kam nach einer musika-
lischen Ausbildung an der Musikhochschule Lubeck erst-
mals fur ein Studium der Musik, Theater- und Sprachwis-
senschaft nach Wien. Kurz darauf, 1994, wurde er als Heraus-
geber des Lexikons zeitgenossischer Musik aus Osterreich
ans mica — music information center austria geholt, wo er
bis 2004 als Kurator und stellvertretender Geschaftsfuh-
rer tatig war. Danach kamen Stationen als Chefdramaturg
der Philharmonie Luxembourg (2004-2016) und als Lei-
ter des ZeitRaume Festivals in Basel (2012-2022), welches
er parallel zu seiner jetzigen Tatigkeit als Leiter von Wien
Modern fuhrte. Im Gesprach mit Ulrike Kuner gibt Bernhard
Gunther Einblick in die Herausforderungen, die das Festival
wahrend der Pandemie zu bewaltigen hatte, was er sich von
Fordergeber:iinnen in Zukunft wlinscht und warum Diversi-

tat in der zeitgendssischen Musik nur Gutes bringen kann.

Lieber Bernhard, wir haben uns wahrend und in den aus-
klingenden Corona-Herausforderungen hin und wieder
Uber faire Arbeitsbedingungen und faire Vertrage un-
terhalten. Jetzt wart ihr bei Wien Modern immer wieder
von behérdlich angeordnetem Spielverbot, Absagen und
Verschiebungen betroffen. Wie habt ihr das mit den Kiun-
stler:innen geregelt, was war eure Haltung als Festival?
Faire Behandlung von Kunstleriinnen war im Lock-
down-Chaos Fruhjahr 2020 zunachst ein gut klingendes
kulturpolitisches Schlagwort und kein bisschen mehr: Kul-
turpolitiker:iinnen forderten Veranstalter:iinnen Uber die
Medien dazu auf, KUinstleriinnen auch fur abgesagte Ver-
anstaltungen zu zahlen. Ich habe dann gleich bei den For-
dergeber:iinnen nachgefragt: Wir als Veranstalter waren in
der Tat sehr gerne bereit, die Klnstler:innen fUr abgesagte
Veranstaltungen zu zahlen, und ob sie denn auch garan-
tieren, die zugesagten Férderungen an uns zu zahlen, zumal
wir ja voraussichtlich nicht mit Karteneinnahmen rechnen
konnten. Ich hielt das fur eine reine Formsache, aber die Re-
alitat sah ganz anders aus. Im Bund wie auch bei der Stadt
Wien stand im Gegenteil sofort die komplette Ruckzahl-
ung von Foérderungen fur abgesagte Veranstaltungen im
Raum. Tenor der Gesprache mit den Gebietskorperschaften
war in den ersten Monaten der Pandemie: ,Wir garantieren
gar nichts, Sie sind in der Geschaftsfuhrerhaftung”. Roland
Geyer, damals Intendant des Theaters an der Wien und
Vorstandsmitglied von Wien Modern, sagte im Standard
(05.05.2020): ,Wenn man etwas bezahlt, das vertraglich nicht
vereinbart ist, auch aus sozial kulanten Grinden, ist man
als GeschaftsfUhrer wegen der Veruntreuung von Geldern

haftbar.” Bei 6sterreichischen Musikveranstalteriinnen im
normalen Gastspielbetrieb, bei denen der Kartenverkauf die
Haupteinnahmequelle bildet, war im Lockdown die kom-
plette Absage ohne jegliche Zahlung an Kunstleriinnen
zunachst das Standardmodell, basierend auf dem Hoéhere-
Gewalt-Passus der hierzulande Ublichen Vertrage.

Der defensive Reflex — Absage, Kurzarbeit, ab ins Schne-
ckenhaus mit der Kultur —wurde somit von der Politik 2020
nicht nur belohnt, sondern gefordert. Ich musste gegenUber
dem Bund argumentieren, warum wir als Festivalteam nicht
in Kurzarbeit gingen. Im Fruhjahr oder Sommer erst einmal
das Team nach Hause zu schicken hatte schlicht bedeutet,
dass es im Herbst keine Raume, keine Technik, keine Logis-
tik, keine Vertrage, keine Programme und keine Kommuni-
kation gegeben hatte. Auch bei einer gesetzlich erlaubten
Wiederaufnahme des Veranstaltungsbetriebs waren wir
handlungsunfahig gewesen. Fur diese nicht defensive Ent-
scheidung musste ich mich darauf einstellen, wegen ,nicht
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ausgeschopfter Corona-Fordermittel” mit Forderungen zur

Ruckzahlung von Kulturfordermitteln konfrontiert zu wer-
den. Apropos ,nicht ausgeschopfte Corona-Fordermittel”:
Keiner der NPO-Fonds hat fur die Profis von unserer Wirt-
schaftsprufungsgesellschaft in irgendeiner Weise auf un-
seren Fall gepasst, was beim Bund unglaubiges Staunen
ausgeldst hat.

Aber zurlck zu den Kunstleriinnen: Wir arbeiten kaum
mit typischen Gastspielen und Tourneeproduktionen; Wien
Modern ist der Extremfall eines produzierenden Festivals.
Wir hatten damals 44 Neuproduktionen mit 85 Ur- und
ErstauffUhrungen fur November 2020 in Planung. Es ist
vollkommen klar, dass bei uns ein GroBteil der kunstleri-
schen Arbeit Wochen und Monate vor der eigentlichen
Veranstaltung passieren muss, sonst gibt es weder Stucke
noch Musiker:innen, die diese Stucke spielen kénnen. Ich
habe also im Mai 2020 unseren Rechtsanwalt Dr. Alfred Noll
um eine rechtliche Einschatzung gebeten — und zunachst
einiges dazugelernt Uber Unterschiede zwischen Osterreich
und Deutschland.

Vereinfacht gesagt geht das ABGB in Osterreich auf
die Zeit der Franzosischen Revolution zurlck, bei héhe-
rer Gewalt sagt man traditionell einfach ab. Wenn sich
in Osterreich zwei Vertragspartner:iinnen einigen, gibt es
zwar die Sittenwidrigkeit als Grenze, aber allgemein gilt
Vertragsfreiheit und Autonomie: Wenn jemand sehenden
Auges weil3, wie die Umstande sind, und das Risiko ein-
geht, ist das rechtlich vollkommen in Ordnung. Ein Ver-
trag, bei dem schlimmstenfalls der Probenaufwand nicht
abgegolten wird, kann in Osterreich also grundsatzlich
rechtlich korrekt sein. Das BGB in Deutschland ist um



ein knappes Jahrhundert verhandlungsintensiver Wirt-
schaftsgeschichte junger, bei hdherer Gewalt muss man
kiindigen und entschadigen. Aber auch in Osterreich gilt:
Wer absagt, darf keinen Gewinn machen. Und wenn man
in einer laufenden Pandemie einen Vertrag schlief3t, fallt
die Pandemie sowieso nicht unter héhere Gewalt, denn es
wussten ja alle Beteiligten bereits bei Vertragsabschluss,
dass gerade eine Pandemie herrscht. FUr nach dem 11.
Marz 2020 geschlossene Vertriage war also auch in Oster-
reich davon auszugehen, dass eine Veranstaltungsabsage
aufgrund der laufenden Pandemie im Streitfall eher als
bloRe Kindigung gegolten hatte und alle bisherigen Auf-

Wendungen zZU ersetzen gewesen waren.

Hat das Auswirkungen auf eure Zusage- und Absage-
politik gehabt? Inwiefern wurden auch Vertragsvorlagen
gedndert?

Wir wollten es natlrlich nicht auf einen Streit ankommen
lassen und haben uns bemuht, besonders die Vertrags-
punkte rund um Absagen und Verschiebungen moglichst
unmissverstandlich zu formulieren. Wir haben mehr oder
weniger allen Vertragen eine Pandemie-Praambel vorange-
stellt, aus der hervorging, dass sich alle Gber den hoéhe-
ren Level an Ungewissheiten und Unberechenbarkeiten
hinsichtlich behordlicher Auflagen, der Praktikabilitat von
Produktionen und Veranstaltungen, der Finanzierung und
der Zeitplanung im Klaren sind. Wir haben Fall fur Fall den
Vorbereitungsaufwand der Kunstler:iinnen fur das jeweilige
Projekt genau beziffert und teilweise sogar gestaffelt fest-
gehalten, bei welchem Zeitpunkt einer Absage welche Auf-
wandsentschadigung fur die Vorbereitungen zu zahlen ist.
Zudem haben wir klargemacht, dass wir Produktionen
wenn irgend maglich nicht ersatzlos absagen, sondern
verschieben oder anderweitig realisieren wurden. Das hat
uns zwar enorme Arbeit gemacht, weil uns dann tatsach-
lich 2020 und 2021 zweimal der Lockdown erwischt hat
und wir Dutzende von Veranstaltungen mit hunderten von
Beteiligten zwei- bis dreimal organisiert und bei Reisen,
Sélen, Proben u. v. a. manches mehrfach gezahlt haben.
Aber ich bin Uberzeugt, dass unser Bemuhen um Klarheit,
Haltung und Perspektive dazu beigetragen hat, dass wir
im November 2020 Uberraschend schnell auf Streaming
umstellen konnten: Trotz des plétzlichen neuen Lock-
downs haben wir 60 Ur- und ErstauffUhrungen realisiert
und Uber 35.000 Zuschauer:innen online erreicht. Teams
und Kunstleriinnen haben mitten im Veranstaltungsverbot
gearbeitet und wurden selbstverstandlich daflr gezahlt.
Das war in dieser unwirklichen Szenerie, wo sich viele
im Kulturbereich im Lauf der Monate allmahlich gefragt

haben, was das Ganze Uberhaupt soll, aus meiner Sicht
das einzig Richtige.

Was waren die gréBten Herausforderungen?

Die Lage, in die wir als Festival durch die MaBnahmen der
Regierung zur Bekampfung der Pandemie geraten sind,
war und ist in der Komplexitat des jahrelangen Ausnah-
mezustands teilweise extrem anstrengend. Aber diese Lage
einer Regierung verstandlich zu machen, die nach Tiroler
Vorbild recht schnell fir sich den Text gefunden hatte, al-
les richtig gemacht, alle Probleme entschlossen geldst und
das Kulturbudget sehr zufriedenstellend erweitert zu haben,
war und ist ehrlich gesagt nicht weniger anstrengend. Bei
einem Zoom-Austausch mit dem Kultursektor im soundso-
vielten Lockdown wollte die Staatssekretarin nicht einmal
gelten lassen, dass der Veranstaltungsbereich langer von
Lockdowns betroffen war als andere Branchen, das wurde
ohne RuUcksicht auf die Faktenlage zunachst einfach re-
flexartig abgestritten.

Wir haben Uber Monate und Jahre gefuhlt
dreimal so viel gearbeitet wie normal, wir
hatten in Summe 249 Tage Veranstaltungs-
verbot zu bewaltigen - Kurzarbeit, Bildungs-
karenz, Burnout, Branchenwechsel u. v. a.
haben unser Umfeld bis heute teilweise ins
Absurde verlangsamt - und wir bekamen
dann von den Kulturvertreter:iinnen in der
Regierung gefuhlt zu hdren, dass wir uns

mal nicht so haben sollen.

Mag sein, dass das eine pointierte Wahrnehmung war und
dass das nicht so gemeint war, aber so kam die Kommu-
nikation der Regierung bei uns an. Kleine Anekdote am
Rande: Nachdem wir uns ein halbes Jahr alle naselang
auf neue Verordnungen einstellen mussten und bereits
Dutzende von Szenarios mit standig wechselnden Saalka-
pazitaten, Abstands-, Einreise- und Quarantaneregeln
durchgerechnet hatten, kam dann im Gesprach mit dem
Bund die vollkommen ernst gemeinte, prufende Frage:
.Habt Ihr eigentlich einen Plan B?"

Was wirdest du sagen - wie muss eine gute Kommunika-
tion zwischen Festival und Kinstler:in aussehen?

Ich sehe ein Festival in aller Bescheidenheit als Teil eines
Okosystems, in dem sich im Idealfall neue Verbindungen
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zwischen Kunstler:iinnen und Publikum entwickeln kén-
nen. Das Publikum erwartet sich, hier etwas Besonderes
zu erleben. Klunstler:innen erwarten sich, hier etwas Be-
sonderes zeigen zu kdnnen. Am schonsten ist es, wenn
hier mit vereinten Kraften Dinge entstehen, die vorher
unmaoglich waren.

Damit das gelingt, mussen die Bedingungen stimmen.
Naturlich spielen Budget, faire Bezahlung, faire Vertragsbe-
dingungen sowie Erfahrung, Ehrlichkeit und Genauigkeit
bei der Ressourcenplanung dabei eine Rolle — genauso wie
in unserem Kunstbereich ein leistbarer Eintrittspreis auch
eine wesentliche Rolle fur die Besuchenden spielt. Aber im
Zusammenspiel von Festival und Kunstler:in geht es um viel
mehr als um Geld und Vertrage: Beide Seiten brauchen ein
Gespur fur die zu einer bestimmten Projektidee passenden
Raume, Atmospharen und Formate. Beide Seiten mUssen
etwas tun, um eine spezielle kinstlerische Sprache recht-
zeitig fur andere verstehbar zu machen, damit am Abend
dann ein Publikum mit der richtigen Erwartungshaltung
aufkreuzt. Beide Seiten brauchen Geduld und Aufmerksam-
keit fur das Timing eines komplexen Entwicklungsprozesses.
Und beide Seiten brauchen guten Willen und manchmal
Humor, damit ein Projekt auch schwierige Phasen Uber-
steht.

In der Musikszene sind Frauen nach wie vor unter-
reprasentiert. Wien Modern ist fast schon berihmt fur
seinen hohen Frauenanteil. Was macht ihr anders?
Auch wenn es in unserem kunstlerischen Bereich der kom-
ponierten oder improvisierten zeitgendssischen Musik nicht
erst seit gestern pragnante Kunstlerinnen gibt —ich erwah-
ne nur mal kurz Olga Neuwirth, die 1985 mit 17 Jahren die
Eroffnung des steirischen herbsts komponierte und die 1997
als erste Frau den Erste Bank Kompositionspreis gewonnen
hat -, sah die Genderbalance lange Zeit nicht viel besser
aus als in der Klassik, im Rock oder in der Clubszene. 2016
brachte eine schlichte Zahl die Sache endlich 6ffentlich ins
Rollen: Ganze 7,032 % der 1946-2014 bei den Darmstadter
Ferienkursen programmierten Werke waren von Frauen,
ergab ein Forschungsprojekt der Komponistin Ashley Fure
(GRID: Gender Research in Darmstadt).

In den letzten zehn Jahren ist es mit Hilfe solcher Ana-
lysen endlich unmaéglich geworden, nicht zu spuren, dass
Innovation in unserer Szene inzwischen ganz stark von
Komponistinnen und Musikerinnen kommt. Und das ist
fUr die neue Musik als Kunstfeld ein groRer Gewinn. Pole-
misch ausgedruckt: Der diskrete Sound des Patriarchats, mit
lauter alten Meistern in der ewigen Feedbackschleife, hat
zum jahrzehntelang relativ homogenen und hermetischen

AuBenauftritt der zeitgendssischen Musik beigetragen. 1988,
im ersten Jahr von Wien Modern, hat es noch ganz gut funk-
tioniert, in Wien die Frage zu stellen, warum die grof3en
Meisterwerke des 20. Jahrhunderts nicht auf den grof3en
BUhnen zu erleben sind — und dann keine einzige Kompo-
nistin im Programm zu haben. Seither gibt es in der neuen
Musik und im Festival eine immer starker ausdifferenzierte
Vielfalt von Formen, Formaten, asthetischen Zugangen, Or-
ten und sozialen Kontexten, die ganz stark mit der Zunahme
an Diversitat in der Szene und in der Gesellschaft zu tun hat.
Noch einmal polemisch ausgedrlckt: Wien Modern ware
mit weniger Komponistinnen viel langweiliger und hatte
viel weniger mit unserer heutigen Welt zu tun. Wieso sollten
wir das wollen?

Und zum Schluss noch: Was wéaren deine Anregungen an
Kulturpolitik und Férdergeber:innen, um konstant faire
Arbeitsbedingungen fiir alle an der Kunstproduktion
Beteiligten zu erméglichen?

Wenn das das Ziel ist, wird es ohne eine wirklich substan-
zielle Erhéhung des 6ffentlichen Kulturbudgets nicht gehen.
63,1 Mio. EUR bzw. 11,3 % mehr fUr das Bundesbudget fur
Kunst und Kultur fur 2023 zu verhandeln war sicher nicht
einfach. Ich gehe davon aus, dass trotz aller in den Presse-
meldungen ausgedrlckten Zufriedenheit der Regierung
selbst klar ist, dass das nur in einer sehr symbolischen
GroBenordnung Uber der aktuellen Inflationsrate liegt. Ich
gdnne den Bundesmuseen und Bundestheatern wirklich
jeden Cent, den sie dadurch 2023 mehr bekommen haben,
ich freue mich auch Uber die dadurch ermoglichte Sanie-
rung der Festspielhauser Salzburg und Bregenz, und es
ist gewiss sehr hilfreich, dass interne Kostensteigerungen
des Bundesdenkmalamtes damit aufgefangen werden
kdénnen. Ich meine das vollkommen unironisch, ich bin ein
ganz entschiedener Gegner von Neidreflexen, und ich gehe
davon aus, dass das Geld an den genannten Stellen durch-
aus bendtigt wird. Aber je mehr zufriedene Pressemeldun-
gen ich Uber das angeblich rekordhohe Kulturbudget und
die erfolgreiche kulturpolitische Bewaltigung der Heraus-
forderungen des Kultursektors lese, vertieft sich aus Sicht
von Wien Modern ein sehr unangenehmer Eindruck: Aus-
gerechnet digjenigen Klnstleriinnen und Institutionen, die
fur die Sichtbarkeit von Innovation und Vielfalt im &ster-
reichischen Kultur- und Musikleben wirklich einen Unter-
schied machen, scheint die Regierung leider viel zu wenig
in ihre Rechnungen einbezogen zu haben. Hier ist eine Bud-
getinitiative gefragt, die Uber die Teuerung spurbar hinaus-
geht und die bei den in Osterreich an der Kunstproduktion
Beteiligten endlich einmal wirklich ankommt.



Wir wollen ein Umdenken

N unserem Wertsystem,

das inklusives sowie prozess-
Jund bedurfnisorientiertes
Arpbeiten moglich macht.”

Im Gesprach mit der Initiative Feministischer Circus

Initiative
Feministischer
Circus

Koénntet ihr euch kurz vorstellen?

Wir sind die Initiative Feministischer Circus, kurz: ifc. Wir de-
finieren uns als offene Plattform, die einen Rahmen bietet,
in dem Interessierte und Betroffene der Circusszene sich
Uber Sexismus und Diskriminierung austauschen und ver-
bunden kénnen. Eine Plattform, die Wissen generiert und
verteilt und idealerweise auch eine Anlaufstelle sein kann
- fUr Betroffene, aber auch fur Institutionen, die sich ver-
andern mochten. Wir stehen aktuell noch am Anfang und
vieles ist im Entstehen. Alle, die unsere Vision einer diskrimi-
nierungsfreien Circusszene teilen, sind herzlich eingeladen,

an der Initiative mitzuarbeiten.

Wie ist die Idee fir die Initiative feministischer Circus
entstanden und wo seid ihr tatig?

Angefangen hat alles im Fruhjahr 2021, als sich eine Hand-
voll Circusschaffende zu einem ersten Online-Meeting tra-
fen, um einen Austausch Uber die Themen Feminismus
und Circus anzustof3en. Schnell wurde deutlich: Sexismus
in der Circusszene ist ein Thema, das viele Menschen in der
Szene beschaftigt und es gibt groBen Handlungsbedarf. Ge-
meinsam haben die ersten Teilnehmenden also beschlos-
sen, dass es weitergehen sollte — Schritt fur Schritt kamen
neue Gesichter dazu und die Initiative nimmt immer mehr
Gestalt an. Wir agieren derzeit deutschlandweit, haben aber
keinen spezifischen Standort, da unsere Organisation Uber

Onlinetools erfolgt.
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Wer kann bei euch mitmachen und wie?

Es gibt verschiedene Mdéglichkeiten, bei uns mitzuwirken.
Voraussetzung sind ein Interesse am Themenfeld Sexismus
und Diskriminierung in der Circusszene — und ein Internet-
zugang. Da alle Beteiligten der ifc aktuell namlich in Europa
weit verstreut sind, organisieren wir uns groBtenteils online.
Alle zwei Monate findet ein Online-Plenum zum Besprechen
organisatorischer Dinge statt. Unsere Hauptinfrastruktur
sind ein Drive und ein Forum. Hier kommunizieren wir und
es gibt verschiedene Untergruppen zu Themenbereichen,
an denen wir aktuell arbeiten. Wenn du interessiert bist,
dich einzubringen, kommm doch zu einem unserer Plena.
Dann kédnnen wir dir einen Zugang zu unseren Onlinetools
einrichten. Das Plenum der ifc findet am ersten Donners-
tag jedes geraden Monats online statt. FUr den Zugangslink
kontaktiere uns bitte unter info@feministischercircus.org
oder per Direktnachricht auf Instagram.

© ifc

Interessierte, die unsere Arbeit gerne verfolgen, aber (noch)
nicht aktiv mitarbeiten wollen, finden uns auf Instagram
(@initiative_fem_circus) oder kdnnen unseren Newsletter
abonnieren. Zusatzlich organisieren wir alle zwei Monate
ein Online-Meetup, um uns mMit anderen auszutauschen.
Das Meetup ist offen fur alle und es ist nicht notwendig,
regelmaBig teilzunehmen. Es findet am ersten Dienstag je-
des ungeraden Monats statt und wir sprechen immer Uber
ein vorher angekundigtes Thema - in der Vergangenheit
ging es beispielsweise um Schutzkonzepte in Trainingsrau-
men oder Training und Menstruation. FUr den Zugangs-
link schreibt uns eine Mail oder eine Direktnachricht auf
Instagram.

Die ifc prasentiert sich aufBerdem auf zahlreichen 6f-
fentlichen Veranstaltungen, in der Vergangenheit zum
Beispiel unter anderem beim Circus Dance Festival 2022,
der Conference of Fools in Dresden oder beim On the Edge



Festival in Wien. Vielleicht sehen wir uns ja in der Zukunft

bei einem deutschsprachigen Circusfestival?

Was bedeutet Feminismus fur euch im Kontext von Zir-
kus und Performancekunst? Wie soll Feminismus dort
umgesetzt werden?

Unser Verstandnis von Feminismus umfasst alle Bestrebun-
gen nach Gleichstellung aller Menschen und nach einem
respektvollen, inklusiven und nachhaltigen Miteinander.
Unser Feminismus ist intersektional — das heif3t, dass wir
anerkennen, dass Unterdrickungsmechanismen vielfal-
tig und miteinander verwoben sind und sich gegenseitig
verstarken. Eine Person kann also mehrere Formen von
Diskriminierung gleichzeitig erfahren und es ist wichtig,
dass diese Diskrimierungsformen nur in ihrer Verschran-
kung miteinander verstanden werden kénnen. Feminis-
mus umfasst fur uns die Bekampfung von Diskriminierung
aufgrund von sozialem oder biologischem Geschlecht und
Gender, sexuellen Orientierungen, Rassismus sowie Diskri-
minierung aufgrund einer Be_hinderung, des Alters, Kor-
perrealitdten oder des sozialen Status und allen anderen

Formen von Diskriminierung.

© Franzi Schardt

Die ifc richtet sich gegen sexistische und patriarchale Macht-
strukturen sowie die kapitalistische Leistungsgesellschaft,
in der Ausbeutung und Unterdrickung systematisch und
strukturell verankert sind. Anstatt Wertigkeit ausschlieBlich
an Leistung und Profit festzumachen, wollen wir ein Umden-
ken in unserem Wertsystem, das inklusives sowie prozess-
und bedurfnisorientiertes Arbeiten moglich macht.

Welche Verdanderungen oder Fortschritte méchtet ihr
in der Zirkuscommunity sehen, wenn es um Gleichbe-
rechtigung und Diversitat geht?

Um uns als Gruppe zu definieren, haben wir 2022 ein
Leitbild fur die IFC erarbeitet. Unter dem Titel ,Was uns
wichtig ist" haben wir die folgenden sechs Unterpunkte
formuliert, fUr die wir als Initiative einstehen und die auch
Veranderungen anstoRen mochten, die wir in der Szene

sehen wollen:

1. Abbau von Diskriminierung - Wir kdmpfen fur den
aktiven Abbau von verschiedensten Formen von Diskrimi-
nierung in der deutschsprachigen Circusszene, sowie im
circuspadagogischen Bereich.
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2. Solidaritat — wir wollen einen Raum des FUur- und Mitei-
nander schaffen und fordern solidarisches Handeln.

3. Sensibilisierung - Wir méchten die Circusszene und ihr
Publikum sensibilisieren, sexistische und diskriminierende
Strukturen und Handlungsmuster zu erkennen. Alteinge-
sessene Muster mdchten wir aufbrechen. Dies ist in allen
Bereichen der Circusszene wichtig — im padagogischen
Bereich zum Beispiel mit Gedanken an Ubergriffiges Ver-
halten, sowie im professionellen Bereich beispielsweise mit
Rollenklischees oder der Besetzung von FUhrungspositio-
nen bei Festivals und in Circusschulen.

4. Empowerment - Wir suchen nach Moglichkeiten, Men-
schen, die eine schwierige Position haben (z. B. aufgrund
von Klasse, Geschlecht, Herkunft) gezielt zu unterstutzen,
um ihre Handlungsfahigkeit zu erweitern und Chancenun-
gleichheit abzuschwachen.

5. Schutzkonzepte - Wir fordern Schutzkonzepte zur Ver-
meidung von missbrauchlichem Verhalten im Circus. Wir
setzen uns ein fUr das Entnormalisieren des ungefragten
Anfassens im Circus, auf3erdem fordern wir Awareness-Kon-
zepte und Safer Spaces auf Circusfestivals, in Trainings und
in schulischen Kontexten.

6. Fairness — Wie fast alle Bereiche des Arbeitens und Le-
bens unterliegt die professionelle Circusszene dem kapita-
listischen Leistungsprinzip. Wir sprechen uns aus fur mehr
Prozessorientierung, die beispielsweise faire Bezahlung
und fairen Umgang mit Verletzung und Schwangerschaft
umfasst.

Welche Projekte plant ihr?

Derzeit passiert bei uns sehr viel gleichzeitig. Unsere ver-
schiedenen Arbeitsgruppen stof3en gerade vieles an. Aktu-
ell arbeiten wir an der Veroéffentlichung unserer Webseite.
AuBerdem gibt es seit kurzem die erste Ausgabe des femi-
nistischen Circus-Magazins SCHEINWERFEN. Hier ist eine
weitere Ausgabe in der Zukunft geplant.

Des Weiteren kdnnen wir aufgrund der Netzwerk- und
Strukturféorderung des Fonds Daku eine Veranstaltungsrei-
he unter dem Titel ,Beyond Status Quo* organisieren. Diese
umfasst einen Workshop und eine Podiumsdiskussion auf
dem Circus Dance Festival am Pfingstwochenende, ein live
Meetup im Katapult in Berlin und die Konzeption und Um-
setzung eines Awareness-Konzepts, das spezifisch auf Cir-
cusfestivals ausgerichtet ist. Dieses Konzept wird erstmals

auf dem Circus Dance Festival in Kéln zum Einsatz kommen,

soll aber darUber hinaus auf unserer Webseite als Open
Source allen Interessierten zur VerflUgung gestellt werden.

Wie kénnen andere Menschen und Gruppen in der Zir-
kuscommunity von eurem feministischen Ansatz pro-
fitieren?

Menschen und Gruppen, die am Themenkomplex Feminis-
mus interessiert sind, kdnnen naturlich mit uns in Kontakt
treten, und uns beispielsweise fur ihre Veranstaltungen
einladen oder uns schon in die Vorbereitungsphase ein-
binden. Langerfristig planen wir auBerdem, auf unserer
Webseite Ressourcen zu verschiedensten Themen der All-
gemeinheit zur Verfigung zu stellen. Insgesamt gesehen
profitieren natUrlich alle (in unserer Szene wie auch in der
Gesellschaft) von feministischer Aufklarungsarbeit und
dem Kampf fur Gleichberechtigung, weil sich dadurch die
Lebens- und Arbeitsbedingungen fur alle Menschen nach-
haltig verbessern.

Welche Ratschlage wiirdet ihr anderen Organisationen
oder Personen geben, die ebenfalls einen feministi-
schen Ansatz in ihrem Arbeitsfeld verfolgen méchten?
Vernetzt euch! Haltet Ausschau nach anderen Organisa-
tionen, die in eurem oder einem &hnlichen Feld schon mit
feministischem Ansatz arbeiten und tretet mit diesen in
Kontakt. An dieser Stelle sei auch gesagt: Tretet gern mit
uns in Kontakt, wenn ihr bereits in Netzwerken aktiv seid,
mit denen wir uns eurer Ansicht nach verbinden sollten.

Magazin Scheinwerfen
1. Ausgabe ,ein Anfang", Februar 2023

Als PDF und gedruckt erhéaltlich unter https://
www.feministischercircus.org/magazin-01/

84 Seiten geflllt mit rund 20 Gast- und eige-
nen Beitragen zum Thema “Feminismus und
Circus” auf Deutsch und Englisch (die Uberset-
zungen sind jeweils per QR Code verflugbar).

Das Magazin ist kostenlos, der Versand kostet
3,25 € (AuBerhalb von Deutschland 7,50 €).
Obwohl oder gerade, weil das Magazin kos-
tenlos ist, freut sich die ifc Uber jede Spende!



Magazindesign von Laura Runge © Wiebke Schnapper
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Entwicklungsstand:

Haus fur Tanz und
Choreographie Berlin
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Da die Berliner Tanzszene —im Gegen-

satz zu der offentlich hoch geférder- . . e
ten Theaterlandschaft — bisher zumeist Raum D|Ver3|tat

Infrastruktur + Ressourcen Inklusion + Teilhabe

ohne stadtische Férderung heterogen

und dezentral organisiert war, initiier-
te die Berliner Senatsverwaltung 2021
eine Konzeptionsphase zur Einrich-

tung eines neuen Hauses fur Tanz und

Choreographie Berlin. Unter dem Ar-
beitstitel ,Neuer Standort fur Tanz und
Transformation (NESTT)" hat nun die
Konzeptionsgruppe, die seitdem die
Méglichkeiten und Anforderungen an
ein Berliner Zentrum fur zeitgenossi- Attraktion Ausstrahlung

schen Tanz, Choreographie und Perfor- Begegnung + Inspiration Austausch + Sichtbarkeit
mance untersucht, ihre Uberlegungen

und Ergebnisse in einem seit Anfang
Mai frei verfligbaren Konzeptionspa-
pier vorgestellt. Die Ausgangsfrage des ‘ .
Konzeptentwurfs war hierbei: ,\Wie ist

es moglich, in Berlin eine neue Insti-

tution fur den Gegenwarts-Tanz ent-
stehen zu lassen, die einerseits als ei-

genstandiger Standort internationale
Strahlkraft entfaltet und andererseits
als gemeinsame Ressource die Vielfalt Die vier Hauptbedarfe des Berliner Gegenwarts-Tanzes
der Berliner Tanzlandschaft bereichert
und unterstutzt?*.

Die ersten Recherchearbeiten der
Konzeptionsgruppe bezogen sich
dabei auf Fragen zu bisherigen Or-
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Zusammenarbeit, Vermittlung, Offentlichkeitsarbeit, For-
schung und Nachwuchsférderung — die einerseits im Rah-
men der bestehenden Berliner Tanzlandschaft gestellt
wurden und andererseits Inspiration bei vorbildlichen
Modellen aus der internationalen Kunstwelt suchten. An
diesem ersten Schritt war eine Vielzahl an Menschen, Or-
ganisationen, Initiativen und Communitys beteiligt. Dies in-
kludierte neben lokalen und internationalen Kunstleriinnen
und Kunstarbeiter:innen unterschiedlicher Karrierephasen
auch Theoretiker:iinnen, Techniker:innen, Vermittler.innen,
Kulturmanger:innen sowie Expertiinnen und Menschen, die
sich in den Feldern neue Technologien, Forschung, Ausstel-
lungswesen, Inklusion, Diversitat und Anti-Diskriminierung
betatigen. Inspiration fand die Konzeptionsgruppe Uber-
dies in bestehenden institutionellen Strukturen, darunter
unter anderem die Gessnerallee in Zurich, das Kaaitheater
in BrUssel, das tanzhaus nrw und das Tanzquartier Wien.
Im internationalen Vergleich wurden zudem die Konzep-
te solch erfolgreicher Institutionen wie der Londoner Tate
Modern, des New Yorker The Shed und des Pariser Palais de
Tokyo herangezogen.

Auf Basis dieser Analysen kam die Konzeptionsgruppe
zu dem Schluss, dass der Berliner Gegenwarts-Tanz eine
translokale Institution brauche, die “existierende Bedarfe
abdeckt, neue Angebote etabliert, sich reprasentativ in der
Stadt positioniert und Tanz und kdrperbasierte Live-Kunst
flr ein breites Publikum zuganglich macht”. Generell mUs-
se daher gelten, dass vier Hauptbedarfe bestehen: Raum,
Diversitat, Attraktion und Ausstrahlung. Es gehe somit vor
allem darum, ein Zentrum fur nachhaltige Arbeits- und
Prasentationsstrukturen sowie einen gemeinsamen Ort
der Begegnung zu schaffen.

Unter dem Leitgedanken von ,kunstlerischer Nachhal-
tigkeit" solle das kunstlerische Programm zudem nicht nur
Eigen- sowie Koproduktionen und Gastspiele zeigen, son-
dern auch Platz bieten fur die Programmierung von Asso-
ciate sowie Emerging Artists, fUr ein Repertoire von zehn
Wiederaufnahme-Produktionen pro Jahr und fur Arbeits-
und Residenzformate internationaler und lokaler Kinst-
leriinnen. AuBerdem musse die Distribution von Berliner
Produktionen im In- und Ausland aktiv durch das Zentrum
betrieben werden.

In diesem Sinne schlagt das Konzeptionsteam deswe-
gen eine hybride Anlaufstelle vor: Home + Hub. Der ,Neue
Standort fur Tanz und Transformation” (NESTT) solle somit
einerseits ein eigenstandiger kuratorisch-kunstlerischer
Prasentations-, Produktions- und Reflexionsort (Home) sein,
der im kooperativen Entwicklungsprozess mit internatio-
nalen, nationalen und lokalen Kunstler:iinnen entsteht und

einem breiten Publikum zuganglich ist, und andererseits
ein professioneller lokaler Dienstleister (Hub), der nicht nur
Diversitat und gesellschaftliche Teilhabe garantiert, sondern
auch ein Angebot fur ein junges Publikum, fur Kinderbe-
treuung, Forschung, Residenzen und medizinische Behand-
lung berucksichtigt.

Um diesen Anspruchen gerecht zu werden, sehen die
Autor:iinnen des Konzeptionspapiers auch eine Unterteilung
des neuen Tanzzentrums in acht Arbeitsbereiche vor: Admi-
nistration, Care + Support, Koommunikation, Kuration, Re-
flexion + Sammlung, Technik, Umsetzung, Vielfalt + Lernen.
Wahrend die tagliche Arbeitspraxis in bereichstbergreifen-
den Projektteams stattfinden solle, werde die Arbeitskultur
einem eigens zu erarbeitenden Fairness-Kodex folgen. Die
Gesamtverantwortung obliege jedoch wiederum einem
Dreier-Fuhrungsteam, welches sich in die Verantwortungs-
bereiche Administration, Kuration und Vielfalt + Lernen
unterteilt und von einem 7-kopfigen Beirat begleitet wird.

Besonders drei Aspekte dieser acht Arbeitsbereiche wer-
den im Konzeptionspapier hervorgehoben: Care + Support,
Vielfalt + Lernen sowie Reflexion + Sammlung.

Der Bereich Reflexion + Sammlung sieht einerseits die
Anstellung eines eigenen Teams von Theoriekurator:iinnen
vor, welches Publikationen und Diskursformate sowie Ange-
bote fur Tanzschreiber:innen sowie kunstlerische Forschung
entwirft. Und andererseits solle unter dem Begriff ,Samm-
lung® ein eigenes multimediales und digital zugangliches
Archiv fur Tanz begrindet werden, das als lebendiges Labo-
ratorium sowie als barrierefreie und von Diversitat gepragte
Ressource die dialogische Zusammenarbeit von Kunstler:in-
nen, Lehrenden, Wissenschaftler:iinnen, Schulen, Bildungs-
initiativen und tanzpadagogischen Projekten ermoglicht.

Der Bereich Vielfalt + Lernen solle unterdessen ein Pro-
gramm fur Tanz- und Bewegungstraining, Kurse, Work-
shops und partizipative Angebote bieten. Das inkludiere
vor allem Outreach-Aktivitaten, die Projekte im Stadtraum
und die kontinuierliche Entwicklung eines Angebots und
Programms fur ein junges Publikum vorsehen, sowie Be-
gegnungsformate, zu denen Nachbarschaftsprojekte, fami-
lienfreundliche Veranstaltungen und Community-Events
zahlen. Im Sinne der Vielfalt sei dabei fur alle Bereiche das
wesentliche Ziel jedoch Inklusion, Weiterbildung und Em-
powerment von marginalisierten Gruppen und jenen mit
geringer kultureller Teilhabe.

Und mit dem Bereich Care + Support deckt die Konzep-
tionsgruppe derweil Aspekte der Ausbildung, der Betreu-
ung und Hospitalitat ab. Hierzu sollen unter anderem ein
Gastro- und Clubkonzept gehdren sowie ein breit aufge-
stelltes Angebot fur Kunstleriinnen- und Kinderbetreuung,
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das des Weiteren auch eine hausinterne Anlaufstelle fur
tanzmedizinische Behandlungen von Tanzer:innen vorsieht.

Mit all diesen organisatorischen Uberlegungen zu Trans-
lokalitat und bereichsUbergreifenden Arbeitspraxen ver-
sucht die Konzeptionsgruppe, laut eigener Stellungnahme,
der Entwicklung des Tanzes in all seinen Facetten entge-
genzukommen. Diese Entwicklungen kéonnten jedoch noch
erfolgreicher sein, so die Autor:iinnen, wenn sie auch auf der
Ebene der raumlichen Strukturen umgesetzt werden. Ein
Zentrum fur Tanz und Choreographie bedurfe deswegen
verschiedenartig klnstlerisch nutzbarer Raume: Prasen-
tationsraume unterschiedlicher GréBen und technischer
Ausstattung (ein groBerer Prasentationsraum mit Buhne
und rund 500 Sitzplatzen, ein kleinerer BUhnenraum zur
schwerpunktmafBigen Nutzung fur Produktionen fur Kin-
der und Jugendliche sowie zwei kleinere, polyvalent flexibel
nutzbare Prasentationsraume), kunstlerische Produktions-
und Probenstudios sowie Free-Access-Studios zur freien
Nutzung durch lokal ansassige Kunstler:iinnen (ca. 15 Studios
zwischen 100 und 500 m? und 5 Studioraume zwischen 25
und 75 m?), Denk-Raume, ein Kino, ein Tanz-Archiv und ein
Digitales Labor im Rahmen eines allgemeinen Werkstatten-
bereichs mit Montagehalle. Hinzukommen sollten daruber
hinaus eine 6ffentlich zugangliche Bibliothek/Mediathek
mit Shop, ein kinderfreundliches Café sowie Restaurant
und ein eigener Tanz-Club fur Konzerte und Veranstaltun-
gen. AuBerdem bedUrfe es gro3zugiger, frei zuganglicher
Aufenthalts- und AuBenbereiche sowie spezieller Raume
far tanzmedizinische Behandlung, Kinderbetreuung, Ru-
heraume, UnterkUnfte fUr Gast- und ResidenzkUnstleriinnen
sowie weiterer noch nicht spezifizierter Lager-, Neben- und
Technikraume.

Fur die Einrichtung des Neuen Standorts fur Tanz und
Transformation (NESTT) werden im Konzeptionspapier
bereits drei mdgliche Standorte benannt, unter denen
das ehemalige BeHala-Geldande im Bezirksdreieck Mitte,
Friedrichshain und Kreuzberg von den Autor:innen favor-
isiert wird, da diese Verortung unter BerUlcksichtigung von
Ansprlchen wie GrundstuicksgroBe, barrierefreier Archi-
tektur, Anbindung und Wahrnehmbarkeit im Stadtraum
.€in hohes Potenzial kreativer Stadtentwicklung"” biete und
,die Potenziale einer dezentral organisierten Tanzlandschaft”
nutze. Laut Konzeptionspapier entsprechen die notwendi-
gen Kosten fur die Errichtung und Erhaltung eines solchen
Tanzzentrums, das ,erstmals auf Augenhdhe mit Instituti-
onen anderer KUnste” agieren wulrde, jenen grof3er institu-
tioneller Theater in Berlin: Eine Errichtung bedurfe ca. 130
Millionen und die zu erwartenden Kosten fur den Jahresbe-

trieb beliefen sich auf knapp 30 Millionen Euro, mit einem

kunstlerischen Produktionsbudget von 14.5 Millionen Euro,
bei Eigenmitteleinnahmen von knapp 3.5 Millionen Euro
und einem Subventionsanteil von 26.5 Millionen Euro. Die
dazugehdrigen mittelfristigen Publikumsprognosen be-
nennen inzwischen rund 260.000 Besucher:iinnen pro Jahr
— ein Tagesdurschnitt von 700 Besucher:innen pro Tag fur
Auffuhrungen, Ausstellungen, Filmvorfuhrungen, Konzerte,
Events, Festivals, Workshops, partizipative Formate sowie
Angebote aus den Bereichen Vermittlung, Nachwuchs, Be-
wegungspraxis, Club-Culture und Gastronomie.

Konzeptionspapier fur ein Haus far Tanz
und Choreographie Berlin ,Neuer Standort
fGr Tanz und Transformation (NESTT)"

Konzeptions-Team: Lisa Densem, Thorsten
Kock + Hannes Hdssel, Ulrike Kuner,
Moritz Majce, Shahrzad Rahmani

Weitere Informationen sowie das
ausfuhrliche Konzeptionspapier fur

das Haus fur Tanz und Choreographie
sind seit Anfang Mai auf der Website

des Tanzburo Berlin zu finden.

Zusatzlich gibt es dort einen gesonderten
Abschlussbericht fur das kunftige Tanz-Archiv
Berlin sowie ein weiteres Konzeptpapier
fur das Tanzvermittlungszentrum

,Access Point Tanz"
www.tanzraumberlin.de
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|G Freie Theaterarbeit wird 35

Anlasslich des 35. Geburtstags der |G Freie Theaterarbeit
laden wir am 27. September 2023 alle Mitglieder und Inte-
ressierten ein, sich Uber aktuelle Projekte und Entwicklun-
gen zu informieren und auszutauschen. Ein halber Tag mit
viel Wissen aus und fur die Szene, vor allem mit konkreten
Beispielen und einem Blick auf europaische Projekte und
Entwicklungen, auf Insights aus den Bundeslandern und
auf Bundesebene —und was dies alles auf fur die einzelnen
Kunstleriinnen und Kulturschaffenden bedeutet.

Wir wollen an diesem Tag unser aktuelles kulturpolitisches
Wissen mit euch teilen und freuen uns Uber Anregungen,
Nachfragen, Inputs — Uber euer Interesse. Es geht uns im-
mer um Besserstellung fur die freischaffenden darstellen-
den Kunstler:iinnen, um bessere Einkommen, bessere soziale
Absicherungen und faire Systeme. Wir laden alle ein, vor-
beizukommen und sich zu informieren. Und naturlich auch,
eure Anliegen vorzutragen und mitzudiskutieren.

Im ersten Block ,,Europaischer Blick” fassen Esther Baio
und Christian Keller die Erkenntnisse der 4-teiligen On-
line-Reihe ,Fairness in Focus” zusammen — wir haben For-
der- und Intermittency-Systeme, Honoraruntergrenzen und
Sozialversicherungssysteme in vielen europaischen Landern
verglichen und Good Practice-Beispiele herausgearbeitet —
und stellen unsere weiteren Projektkonzepte fuUr geplante
europaische Kooperationen vor.

Unser zweiter Block konzentriert sich dann auf die
Bundeslander und die Erfahrungen mit den Honorarun-
tergrenzen / Fair Pay. Wir freuen uns besonders auf unsere
Bundesland-Sprecherinnen: Katharina Dilena aus der Stei-
ermark, Barbara Herold aus Vorarlberg und Silke Grabinger
aus Oberosterreich.

Wir stellen aber auch den Fairness Codex und den Fairness
Katalog vor — Meilensteine fur eine faire Arbeitswelt in Kunst
und Kultur! Und auch die Besonderheiten unserer Muster-
vertrage sind spannend: mit den Erlauterungen, was faire
Vertrage ausmacht und welche Klauseln gar nicht gehen.

Unser Theaterspielplan wurde auBBerdem Uberarbeitet,
neu designt und mit neuen Funktionen versehen. AuBBer-
dem werden wir Uber die Ergebnisse unserer Pensions-
umfrage informieren — aber dann geht es ans Essen und
Trinken und Reden und Lachen.

Wir freuen uns auf zahlreiche Gast*innen und Mitglie-
der. Das Ganze findet bei uns im Haus ab 13 Uhr in den
Raumen der IG Architektur in der Gumpendorfer StraBBe 63B
statt — mit einem entspannten Ausklang bei uns im Hof. Wir
besorgen Getranke und jede:r, die:der etwas zum gemein-
samen Picknick beisteuert, wird mit € 10 entschadigt (bitte
um kurze Anmeldung).

35 Jahre ist nicht mehr jung — aber erwachsen genug fur
tolle Projekte, wichtiges Wissen und Austausch. Wir freuen
uns aufeuch!

ig freie theaterarbeit




Jeder Abschied ein neuer Beginn:

Esther Holland-Merten

Esther Holland-Merten — die bisherige klnstlerische Leiterin
der WUK performing arts — verabschiedet sich nach knapp
sechs Jahren aus dem neunten Bezirk und findet eine neue
Heimat im angrenzenden ersten Bezirk mit ihrer designier-
ten Leitungsposition am Werk X. Neu dabei ist jedoch, dass
die deutsche Dramaturgin und Kuratorin ab der Spielzeit
2023/24 nicht nur die Spielstatte am Petersplatz, sondern in
Personalunion auch die Leitung Uber das Kabelwerk Uber-
nehmen wird. Esther Holland-Merten, die zuvor bereits am
Schauspiel Leipzig und bei diversen deutschsprachigen
Festivals in leitenden Positionen tatig war, wird damit die
innerstadtische Wiener Theaterlandschaft in vielerlei Hin-
sicht pragen kénnen. Die Herausforderungen und Ziele sind
hierbei schon klar von der Wahlwienerin, die seit 2013 in
Osterreich lebt und nebenbei als Dozentin an der Universi-
tat Wien und als Dramaturgin in der freien Szene tatig ist,

2

Das Werk X mit seinen beiden Standorten im 1. und 12. Be-

artikuliert:

zirk der Stadt ist ein Theater im Herzen von Wien, vielleicht
in zwei Herzen, denn egal wo die Theater liegen, sie sind
immer in einem Lebensmittelpunkt der Menschen, die in
Wien eine Heimat gefunden haben. Eine Aufgabe, die ich
mir fur meine zukUnftige klnstlerische Leitungsposition
gesetzt habe, ist Raum fur Prasenz zu geben, also erzahlen
zu lassen und den Narrativen der Stadt eine Sichtbarkeit,
ihrer Vielstimmigkeit einen Ort zu geben. Woraufich Lust
habe, ist gutes, spannendes, zeitgendssisches Theater, das
gar keine Schubladen sucht, fur ein vielfaltiges Publikum,
das genauso neugierig ist wie ich. Es ware mir eine Freude,
zwischen Menschen und zwischen Kunsten Begegnungen
zu schaffen, auch solche Begegnungen, die es vielleicht

noch nicht gegeben hat.

Esther Holland-Merten © Jana Enz
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The 2nd European Theatre Forum

Das Team der |G Freie Theaterarbeit war beim zweiten Eu-
ropean Theatre Forum vom 11. bis 13.05.2023 in Opole (PL),
welches von der European Theatre Convention (ETC) in Ko-
operation mit der Europaischen Kommission veranstaltet
wurde. Diskutiert wurden dort die gro3en Herausforderun-
gen rund um Digitalisierung, Green Arts und Fair Working
Conditions. Beteiligt waren dabei auch wichtige Vertreter:in-
nen der Europaischen Kommission, wie etwa Georg Haussler
(Direktor EAC.D).

Auch wenn die Vorschlage der IG Freie Theaterarbeit, etwa
zur Erarbeitung eines Europaischen Fairness Codex nach
osterreichischem Vorbild, sowie die praktischen Anmerkun-
gen zu nachhaltigen Touringmodellen und fairen Arbeits-
und Sozialversicherungs-Bedingungen wahrend des Fo-
rums grof3es Interesse bei allen Beteiligten auslésten, muss
kritisch vermerkt werden, dass die Einladung zum ETF 2023
auBerst kurzfristig erfolgte und diesmal nicht alle gro3en
europaischen Netzwerke in die Programmgestaltung in-
volviert waren (und auch nicht explizit die Performing Arts
miteinbezogen wurden). Im Gegensatz dazu sprach das

gemeinsam verfasste Schlusskommuniqué des ersten Eu-
ropean Theatre Forums, die ,Dresden Declaration 2020 mit
allen Stimmen aus dem grofBen Bereich der darstellenden
Klnste — seien es Theater, Festivals, Veranstalteriinnen wie
auch Einzelklnstler:iinnen und Gruppen.

Beim ETF 2023 wurden hingegen fast ausschlielich die
Perspektiven der Theater gehort und fanden in den Prasen-
tationen Ausdruck. Vor allem bei den Themenkomplexen
~Working Conditions" und ,Greening” stellte dies eine sehr
einseitige Sichtweise dar. Zudem ging es auch um Standar-
disierungen, etwa was die Berechnungen von Carbon-Foot-
prints angeht, wobei die ETC hier versucht, ihre eigenen
Modelle zu etablieren, ohne sich z. B. an bereits vorhande-
nen Standards aus der Industrie zu orientieren. Dies ware
jedoch ein wichtiger Aspekt, um reale und vergleichbare
Werte zu erhalten.

Das Schlusskommuniqué, die ,Opole-Declaration®, ist
derzeit in Arbeit. Die IG Freie Theaterarbeit wird hierbei all
ihr BemUhen darauf setzen, die Anliegen der Kunstler:iinnen
und Kulturarbeiteriinnen in den Redaktionsprozess einzu-
bringen.



living positions '23

Der klassische, stadtische Theaterbetrieb zeichnet sich
meist durch ein Programm aus, welches auf einem Reper-
toirekatalog aufbaut. Mit fixen Ensembles und einer Liste an
publikumserprobten Sticken kdnnen somit ausgezeichne-
te und international erfolgreiche Produktionen auch noch
nach Monaten und sogar Jahren erneut erlebt werden. Im
Bereich des zeitgendssischen Tanzes und der Performance-
kunst fuBt die AuffUhrungspraxis dahingegen auf Kopro-
duktionen und Gastspielen, die meist nur fir wenige Tage
in der jeweiligen Stadt zu sehen sind, um dann auf Tour zu
gehen. 2022 initiierte deswegen die Kompanie Liquid Loft
in Kollaboration mit dem Odeon Theater ein neues Format,
das es moglich machen soll, herausragende 6sterreichische
Produktionen aus anderen zeitgendssischen Bereichen der
darstellenden Kunst erneut in Wien erleben zu kdnnen. Mit

Posing Project A - The Art of Wow von Liquid Loft

© Loizenbauer

dem Titel ,living positions" strebt das konzipierte Programm
an, “international erfolgreiche, genrelbergreifende und ex-
perimentelle, in Wien entstandene Produktionen aus den
Bereichen Tanz, Theater, Musiktheater und Performance, die
dort bisher nur an wenigen Tagen zu sehen waren, wieder
auf die BUhne zu bringen”. Die ersten zwei Ausgaben dieses
neuen Formats fanden hierzu bereits im Oktober/Novem-
ber 2022 sowie im Marz/April 2023 statt und inkludierten
solche namhaften kunstlerischen Positionen wie PHACE,
Gunter Brus und Arturo Fuentes. In der diesjahrigen Aus-
gabe waren zudem die erste Arbeit aus dem mit dem Gol-
denen Loéwen bei der Biennale in Venedig ausgezeichnete
Werkzyklus ,Posing Project” von Liquid Loft zu sehen sowie
Christine Gaiggs erste Theaterregiearbeit ,Uber tiere" und
Simon Mayers ,Sons of Sissy".

Fur mehr Informationen Uber das
Projekt und kommende Vorstellungen
aus dem Repertoireprogramm siehe:
www.livingpositions.at
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Konferenz

Arts & Health
Austria

Der Verein Arts for Health veranstaltete mit Unterstutzung
des BMKOS am 25.4.2023 in der Ovalhalle des MQ eine ganz-
tatige Konferenz mit internationalen Gast*innen, um Uber
ihre Aufgaben und konkrete nationale und internationale

Projekte zu informieren.

Anlass war auch die Prasentation des Anfang 2023 erschie-
nenen Buches ,Arts and Health — Osterreich im internatio-
nalen Kontext" von Edith Wolf-Perez.

Der Fokus der Vortrage lag derweil auf Ergebnissen, die
hervorhoben, wie wichtig Kunst und Kultur im Kontext von
Gesundheit, Wohlbefinden und Sozialwesen sind.

Die Keynote hielt Christopher Bailey, Leiter des Bereichs
Kunst und Gesundheit bei der WHO (Weltgesundheitsor-
ganisation) in einer Rede Uber die Kraft der Musik, der Kunst,
und auch der Heimat als soziales Gefluige: Er berichtete sehr
anrUhrend von seiner Kindheit als blinder Junge und Uber
die intensive Verbindung mit seinem Vater Uber einen ge-
meinsamen Song.

Im Themenkontext von ,Dance for Health” war hinge-
gen besonders Andrew Greenwoods Geschichte interessant:

Angefangen als Trainingsleiter am Tanzhaus in Tilburg (NL),

unterstUtzte er nach dessen rascher Aufldsung 2016 den an
Parkinson erkrankten Kunstlerischen Leiter Marc Vlemmix.
Hieraus entwickelte er ein wirklich spannendes Trainingssys-
tem, das in der Zwischenzeit weltweit angewandt wird und
immer gréBere UnterstUtzung erfahrt.

Bei der abschlieBenden Podiumsdiskussion war span-
nend zu erfahren, dass es in der Zwischenzeit Pilotprojekte
gibt, Kunst auf Krankenschein zu verschreiben. Die Idee da-
hinter ist, dass Menschen mit sozialen Hindernissen (Armut,
psychischen Belastungen, etc.) mit Tickets fur Veranstaltun-
gen dazu gebracht werden, wieder aktiver am gesellschaft-
lichen Leben teilzunehmen und in dieser Hinsicht bereits
wirklich gute Erfolge gemessen werden konnten.

Die Beobachtung, dass Kunst und Kultur die ge-
sellschaftliche und personliche Gesundheit und das
Well-being" stark positiv beeinflusst, wurde durch all diese
Beitrage offensichtlich und gab einen Ausblick auf viele in-
teressante Projekte und Aspekte, die in den nachsten Jahren
verfolgt und so ein wichtiges Forschungs- und Umsetzungs-
feld verstarken werden.



Buchrezension

Barbis Ruder.

Werk — Zyklus — Korper
/ Work — Cycle — Body

“Barbis Ruder. Werk - Zyklus — Kérper / Work — Cycle — Body”
ist das erste umfassende Werkportrat der ersten zehn Jahre
des kunstlerischen Schaffens von Barbis Ruder. Das Buch
zeigt die multimedialen Arbeiten der Performance- und
Medienkunstlerin, Musikerin und Kulturmanagerin, die sie
sowohl fUr den Ausstellungsraum als auch fur die Buhne
geschaffen hat, und prasentiert eine Reihe von Medien und
Themen, von Skulpturen und Installationen bis hin zu Video-
arbeiten und Performances.

Ruder wurde 1984 in Heidelberg geboren und lebt in Wien.
Sie studierte ab 2011 Transmediale Kunst an der Universitat
fUr angewandte Kunst Wien und promovierte im Feld der
klnstlerischen Forschung, ebenfalls dort, in Zusammenar-
beit mit Hans Schabus und ihrem Forschungsteam Phan-
tom Lab. Ihre Forschung konzentriert sich dabei auf das
Spannungsfeld zwischen Medizin- und Koérpertechniken
und sie entwickelt darauf aufbauend Skulpturen, schreibt
und inszeniert Stlcke fur die Buhne. Mit Werken wie ,HOW
TO GO VIRAL", ,#ScreenTime" und ,This is INFLUENCA" er-
weckte sie Aufsehen im Kontext von Social Media, Emanzi-
pation und Kapitalismus.

Barbis Ruder.

Werk - Zyklus - Kérper
/ Work - Cycle - Body
De Gruyter

ISBN: 9783111061467
Herausgeberin:
Madeleine Frey

Deutsch, Englisch
EUR 49

Das Buch gibt einen umfassenden Uberblick Gber Ruders
Werk und zeigt ihre Vielseitigkeit und Tiefe: Der Korper dient
ihr sowohl als Subjekt als auch als Objekt und stellt damit
einen roten Faden dar, der sich durch alle ihre Performances
und Multimedia-Kreationen zieht. Die Einleitung und die
Begleittexte von Madeleine Frey stellen hierbei die Werke in
den Kontext des Gesamtwerks, die Philosophin Lona Gaikis
weist in ihrem Essay auf den Zusammenhang zwischen
Subjekt und Okonomie am Beispiel von Ruders Werk hin
und auch der Kunstler Peter Kozek steuerte einen Essay
bei. Die zahlreichen gro3formatigen lllustrationen zeigen
zudem Ruders beeindruckenden multimedialen Kreationen.

Insgesamt ist das Buch somit eine wertvolle Quelle fur
alle, die einen Einblick in Ruders kreativen Prozess und die
Entwicklung ihrer Arbeit im Laufe der Zeit gewinnen mdcht-
en. Aber auch fur diejenigen, die ihr Werk noch nicht ken-
nen, ist das Buch ein hervorragender Ausgangspunkt, um
mit ihrer Kunst vertraut zu werden.

Winona Bach

gift 02.2023 | prospekt



Premieren 06-09.2023

Mi.13.09. -
Sa.23.09.2023

Do.
29.06.2023

Sa.
01.07.2023

Sa.
01.07.2023

Mi.
12.07.2023

MUSIKTHEATERTAGE WIEN
Contemporary Music

Theatre Festival

10 zeitgenossische Musiktheater-
Produktionen aus Europa, den
USA & Sudamerika
Vermittlungs-Projekte,
Residenzprogramm und
Musiktheater-Konferenz

Ort: Odeon Theater, brut Nord-
west, WUK, Hofburgkapelle und
andere Spielorte in Wien

mttw.at

ROMEO UND JULIA
Veranstalter*in: Shakespeare
in Médling

Regie: Nicole Fendesack
Ort: Konzerthof im Stadtamt
Maodling, Pfarrgasse 9

shakespeareinmoe.at

EISENBAHNHEIRATEN
Autor*in: Johann Nestroy
Veranstalter*in: Nestroy Spiele
Schwechat

Regie: Christian Graf

Ort: Schlosshof Rothmuhle in
Schwechat-Rannersdorf

nestroy.at

WIR KAMEN UND SIE
BRAUCHTEN UNS

von Peter Wagner

Regie: Peter Wagner

Ort: Neuer Platz Klagenfurt

klagenfurterensemble.at

STEGREIFTHEATER

Gruppe: Alpenlandisches
Stegreif Theater

Regie: Alexander Alscher

Ort: Theater unter Sternen im
Zeughaus in Innsbruck

alpenstegreif.at

Fr.
14.07.2023

Fr.
14.07.2023

Do.
27.07.2023

Mo.
31.07.2023

Sa.
26.08.2023

Mi.
13.09.2023

Mi.
26.09.2023

DIENER 2ER HERREN
Ort: Theater im Hof Enns

theater-im-hof.at

Montafoner Theaterwanderung
AUF DER FLUCHT

Teatro caprile

Regie: Andreas Kosek

Ort: Start vor der Kirche in 6787
Gargellen

teatro-caprile.at

10 Jahre Sommertheater Kloster-
neuburg

BUNBURY ODER ERNST SEIN
IST SCHWER von Oscar Wilde
Klosterneuburger Fassung &
Ubersetzung und Regie von
Johanna Rieger

theaterklosterneuburg.at

PROMENADEN- MISCHUNG
freitanz - Verein fur
zeitgendssische
Tanzprojekte

Ort: Millstatt am See

freitanz.art

SECHZEHN WORTER

nach dem gleichnamigen Roman
von Nava Ebrahimi

Gruppe: Theater IG Fokus

Regie: Margit Mezgolich

Ort: Zacherlfabrik, Nusswaldgasse
14,1190 Wien

igfokuswordpress.com

MENTAL MUSCLE

Premiere bei NEWSoffSTYRIA
Veranstalter:in: Ursula Graber
und Hanna Rohn

Ort: Lendviertel Graz

ursulagraber.com, hannarohn.at

LEAK
Ort: Toihaus Theater Salzburg

toihaus.at
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