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Liebe Theaterfreund:innen!

Um neue Wege zu gehen, muss man die Blickrichtung verändern! 

Wenn in München Schillers berühmtes Werk als „RäuberINNEN“ zu sehen ist, 
wenn in Innsbruck aus Ibsens Volksfeind eine VolksfeindIN wird oder in Franz 
von Kobells „Brandner Kaspar“ eine BoandlkramerIN auftritt, ist das Publikum 
zuerst einmal irritiert, amüsiert und bald auch freudig überrascht.
Jahrhundertelang dominierten Männer das theatrale Geschehen und spielten 
auch die weiblichen Rollen. Wenn Männer heute Frauenrollen spielen, ist das 
zumeist einem künstlerischen Konzept geschuldet, die „Verkleidung“ dient oft 
der Verwechslung und dem Humor. Frauen aber sind immer öfter in bekannten, 
klassischen Männerrollen zu finden. Und sie können das! 
Es geht hier aber nicht (nur) um Geschlechterparitäten auf der Bühne, es geht 
nicht nur um reinen Rollentausch. Dieser Rollentausch ist dann besonders 
reizvoll, wenn er den Text ganz neu belebt. Hier zeigen sich Brüche und Wider-
sprüche im festgefahrenen Denken und zwingen die Zuschauer:innen eigene 
Ansichten zu hinterfragen. Uralte Mechanismen wie stereotypes Denken, Gewalt, 
Unterdrückung, Moral und Scheinmoral werden aus einem anderen Blickwinkel 
betrachtet und bieten neue Perspektiven auf mögliche Veränderungen.
Die „alten“ Klassiker bieten Assoziationsflächen und können als SPIELräume 
genutzt werden, wobei die Klassiker nicht entfremdet, sondern aktualisiert und 
damit ansprechender für das Publikum werden können. Klassiker vertragen viel, 
vertragen Reibung, vertragen klugen Geschlechtertausch, vorausgesetzt es geht 
um befreiende Ernsthaftigkeit sowie um Haltung und nicht um Klischees, meint 
eure Landesobfrau
Beate Palfrader 
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Du bist ja eigentlich Spezialistin für 
Uraufführungen, Projektentwicklung 
und neue Literatur. Welche Rolle spie-
len Klassiker für dich?
 
Ich habe in meiner Jugend angefangen, 
so eine rebellische Phase zu kriegen. Ich 
bin in die HAK gegangen und wollte mich 
eigentlich mit Philosophie und Literatur 
beschäftigen. Dann habe ich Vergleichen-
de Literaturwissenschaft studiert und mir 
gedacht: Shakespeare, Goethe – nein, 
das mögen alle. Das habe ich erst ein-
mal skeptisch betrachtet. Ich wollte ganz 
bewusst alles anders machen. Inspiriert 
haben mich René Pollesch und Christoph 
Schlingensief. Und Pollesch hat einmal 
gesagt: „Theater darf kein Museum sein.“ 
Das kann ich nur unterstreichen. Ich habe 
deshalb ganz lange wenig Vertrauen in 
Klassiker gehabt. Vielleicht auch, weil 
ich dachte: „Das ist doch alles schon 
so oft gemacht worden.“ Und ich er-
innere mich an meine Schulzeit, wenn 
wir mit der Klasse ins Theater gegangen 
sind. Man sitzt hinten und langweilt sich, 
weil man nichts einordnen kann, weil es 
nicht vor- und nachbearbeitet wird. Man 
hat keinen Zugang. Man sitzt es ab und 
denkt sich: Wenn es gut geht, schlafe ich 

ein bisschen. Ganz zugespitzt formuliert. 
Trotzdem habe ich immer wieder eine 
Sehnsucht nach klassischen Stoffen. Ich 
mache sie halt gerne als Aktualisierung 
oder denke sie neu. In vielen Klassikern 
und auch Volksstücken steckt unglaub-
lich viel Potenzial. Ich würde Volkstheater 
gerne mutiger und kritischer denken und 
auch das Publikum dabei ein bisschen 
fordern. Manchmal habe ich bei Klassi-
kern und Volksstücken das Gefühl, dass 
das Publikum genau das bekommt, was 
es erwartet. Das verstehe ich – ich gehe 
am Abend auch ins Theater, um mich zu 
unterhalten. Aber auf Dauer macht mich 
das nicht zufrieden. Ich mag es, wenn 
ein Thema widersprüchlich ist, wenn Ja 
und Nein gleichzeitig wahr sein können 
und es nicht nur gut, schlecht, richtig 
oder falsch gibt.

Was ist für dich überhaupt Volks-
theater?
 
Für mich ist auch eine Stückentwick-
lung über z. B. Sexarbeit Volkstheater. 
Alle haben dazu eine Meinung, meistens 
hat man irgendeinen Slogan im Kopf, 
den irgendjemand sagt. Aber eigent-
lich denkt man nicht wirklich darüber 

nach – und trotzdem betrifft es uns alle. 
Schwierig finde ich, wenn der Begriff 
Volkstheater so eng wird und fast nur 
noch bedeutet, die eigene Identität zu 
behaupten. Das finde ich problematisch. 
Und wenn man sagt, Volkstheater soll 
Theater für alle sein, dann muss man auch 
über Eintrittspreise reden. Wenn ich mir 
teilweise die Preise anschaue, denke ich 
mir: Seien wir ehrlich, das können sich 
nicht alle leisten. Ich finde, möglichst 
viele Menschen sollten die Möglichkeit 
haben, ins Theater zu gehen. Natürlich 
müssen wir unserer Arbeit einen Wert 
geben, aber wir dürfen nicht elitär werden. 
 
Bei der Frage nach Veränderung 
kommt man schnell zu Geschlech-
terrollen. Wie weit kann man da bei 
Klassikern gehen?
 
Wenn man sich die Geschichte anschaut, 
haben bei Shakespeare früher Männer die 
Frauenrollen gespielt. Und wir schreiben 
heute alle Texte Shakespeare selbst zu, 
obwohl es auch Forschungen gibt, die 
weitere Beteiligungen vermuten. Auch 
in anderen Bereichen wird gerade vie-
les neu gelesen. Wurde zum Beispiel 
ein Skelett mit einer Waffe gefunden, 
galt es lange fast selbstverständlich als 
männlich. Solche Dinge brechen gerade 
auf. Ich glaube, Geschlecht ist nichts 
Fixes. Wie wir Geschlecht verstehen, 
leben und wahrnehmen, kann sich ver-
ändern. Mich interessiert die Frage: Wie 
wichtig ist es überhaupt, sich eindeutig 
einem Geschlecht zuzuordnen oder für 
andere als solches lesbar zu sein? Das 

THEATER DARF KEIN MUSEUM SEIN!
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Foto Chiara Cortellini

sind Fragen, die gerade extrem drängen. 
 
Wo würdest du bei der Besetzung 
ansetzen?
 
Da reagiere ich schon allergisch, wenn al-
les im Klischee bleibt. Wenn die wichtigen 
Rollen an Männer gehen und Frauen ab 45 
halt die Mama vom Hauptdarsteller oder 
die Geliebte spielen. Solche Rollenbilder 
muss man hinterfragen. Und zwar nicht 
nur auf der Bühne, sondern auch dahin-
ter: Warum sind gewisse Berufe so män-
nerlastig? Warum ist die Assistenz meis-
tens weiblich und der „Lichtler" meistens 
männlich? Werden Frauen in bestimmten 
Bereichen weniger ernst genommen? 
Beim Gendern finde ich es wiederum 
schwierig, wenn es als Zwang verstan-
den wird. Ich will gendern, also gendere 
ich. Wenn du es nicht tust, dann tust du 
es nicht. Mir ist wichtig, allen Menschen 
respektvoll zu begegnen und offen dafür 
zu sein, dass sich Dinge verändern und 
Meinungen unterschiedlich sein können. 
Entscheidend ist, einander trotzdem mit 
Respekt zu begegnen.
 
Muss eine andere Besetzung denn 
immer auch thematisiert werden?
 
Nein, genau das finde ich interessant. 
Oft werden Geschlechterwechsel nur 
dann gemacht, wenn es inhaltlich um 
Geschlechterwechsel geht. Oder Men-
schen mit Behinderung oder homose-
xuelle Menschen kommen nur vor, wenn 
sie als „Problem“ auftauchen. Wir haben 
einmal ein Stück gemacht, in dem eigent-
lich ein Mann und eine Frau als Paar ge-
schrieben waren. Wir haben es mit zwei 
Frauen besetzt, weil wir keinen Mann 
gefunden haben, der in die Rolle gepasst 
hätte. Und es ging überhaupt nicht um 
Homosexualität. Niemand hat die Frage 

gestellt. Das war unglaublich erfrischend. 
Dass es einfach normal ist, dass Men-
schen vorkommen, ohne dass daraus 
automatisch ein Thema gemacht wird. 
Manchmal reichen dafür schon ganz klei-
ne Dinge. Bei einem Kinderstück habe ich 
einmal gedacht: Warum kommt eigent-
lich immer die Mama mit dem Geschirr-
tuch aus der Küche? Warum nicht der 
Papa? Das sind Mini-Sachen, aber schon 
damit kann man Klischees aufbrechen. 

Und warum sollte man einen Klassi-
ker heute überhaupt neu erzählen?

Klassiker sind eben Klassiker, weil ihre 
Motive zeitlos sind. Wir machen zum Bei-
spiel nächstes Jahr Max Frischs „Bieder-
mann und die Brandstifter", aber nicht im 
Theater, sondern in Privatwohnungen als 
Guerillatheater. Man kann einen Klassiker 
auch durch einen anderen Filter lesen. 
Ich wehre mich oft gegen diese abge-
schlossene Dramaturgie. Wir leben ein 
komplexes, völlig unzusammenhängen-
des Leben und sind ständig mit ganz 
vielen Dingen konfrontiert. Und dann ge-
hen wir ins Theater und bekommen eine 
schöne, abgeschlossene Geschichte, 
klatschen und sind befreit. Ich liebe aber 
das Unangenehme, das Komplexe, Dinge 
manchmal in der Schwebe auszuhalten. 
Gerade darin liegt für mich ein großes 
Potenzial von Klassikern. Man kann sie 
gegenlesen und fragen: Was passiert, 
wenn ich den Text aus einem anderen Hin-
tergrund heraus lese? Was ist, wenn im 
griechischen Theater plötzlich geflüchtete 
Frauen den Chor sprechen? Solche Ver-
schiebungen finde ich extrem spannend. 
 
Muss wichtiges Theater denn auch gutes, 
also rundum gelungenes Theater sein?
 
Ich frage mich das tatsächlich oft. Muss 

wichtiges Theater immer auch gutes The-
ater sein, bei dem man danach denkt: Ah 
ja, da hat alles gepasst? Das ist selten 
das, was mir lange in Erinnerung bleibt. 
Eher das, was reibt. Wo ich mir denke: 
So kann man das eigentlich nicht ma-
chen. Das regt mich auf – aber es bleibt. 
Theater muss nicht immer glatt sein. 
Gerade in einer Zeit, in der über So-
cial Media vieles sehr glatt und gefiltert 
daherkommt, finde ich es spannend, 
wenn etwas offenbleibt oder irritiert. 
Und eigentlich ist schon das gemeinsame 
Sitzen in einem Raum etwas Besonderes. 
Wir verbringen so viel Zeit allein vor dem 
Handy. Dass Menschen 90 Minuten lang 
gemeinsam mit ihren echten Körpern in 
einem Raum sitzen und zuschauen, ist 
für mich fast schon ein revolutionärer Akt. 
 
Gibt es bei all diesen Veränderungen 
trotzdem Grenzen?
 
Ja, natürlich. Für mich sind die persön-
lichen Grenzen der Schauspieler:innen 
ganz grundlegend. Ich würde nie jeman-
den auf die Bühne stellen und sagen: Du 
musst jetzt nackt sein, weil das meine 
künstlerische Vision ist. Eine Grenze ist für 
mich auch erreicht, wenn diskriminierende 
Inhalte nicht ausreichend eingeordnet 
oder hinterfragt werden. Auch mit Gewalt 
auf der Bühne habe ich oft ein Prob-
lem, wenn sie eins zu eins gezeigt wird. 
 
Vielen Dank für das spannende Ge-
spräch und entschuldige bitte, dass 
ich hier aus Platzgründen nur einen 
Teil davon abdrucken kann. 

Michaela Senn ist Regisseurin, Schau-
spielerin und im künstlerischen Leitungs-
team von Theater praesent und Trieb-
werk7. www.michaelasenn.com

ZWISCHEN WERKTREUE UND ZEITGEIST

Die Regisseurin, Schauspielerin und Theatermacherin Michaela Senn im Gespräch mit konrad 
hochgruber über Klassiker, Geschlechterrollen und die Kraft der Irritation.

http://www.michaelasenn.com
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MANCHMAL MUSS MAN NEUE PFADE BESCHREITEN, 
UM DEN WEG WIEDERZUFINDEN

Liebe Irmgard, du bist ja jahrzehnte-
lang als Regisseurin in unterschied-
lichen Häusern tätig.  Wie viel Verän-
derung verträgt ein Klassiker, bevor er 
für dich aufhört, derselbe Text zu sein?

Solange der inhaltliche Kern transportiert 
wird, ist jede Abstraktion vom Original 
vertretbar.

Was bedeutet für dich überhaupt 
„Werktreue“? Geht es darum, den Text 
möglichst unverändert auf die Bühne zu 
bringen – oder kann gerade eine starke 
Veränderung dem ursprünglichen Werk 
näherkommen?
 
Werktreue bedeutet für mich, die Idee 
eines Stücktextes zu verstehen und ihn mit 
dieser Voraussetzung ins Heute zu holen.

Historische Stücke entstanden in 
einer ganz anderen gesellschaftli-
chen Realität. Wie viel Anpassung 
an unsere Gegenwart braucht ein 
Klassiker, damit er für ein heutiges 
Publikum noch funktioniert?

Es muss eine Parallelität zwischen his-
torischer und aktueller gesellschaftlicher 
Realität existieren, dass ein Klassiker von 
einem heutigen Publikum neu entdeckt 
werden kann. Hat ein altes Stück für uns 
keinerlei Relevanz mehr, ist es obsolet.

Wo liegt für dich die Grenze zwischen 

einer zeitgemäßen Interpretation und 
einer Verfälschung des Originals?

Wenn ich mit einem dramatischen Text 
etwas ganz anderes erzählen will, als es 
dessen ureigenstes Anliegen war, wür-
de ich sagen, es ist ein Missbrauch der 
Vorlage.

Ein besonders sichtbares Mittel ist 
der Geschlechtertausch: Ist es für 
dich überhaupt noch sinnvoll, bei 
einer Rollenbesetzung strikt zwischen 
männlichen und weiblichen Figuren 
zu unterscheiden?

Eine Aufhebung strikter Zuordnung männ-
licher und weiblicher Rollenbilder ist in 
vielen Fällen durchaus möglich. Schließlich 
ist es das Wesen des Berufes des/der 
Schauspieler:in, jede Figur zu verkörpern.

Was verändert sich, wenn eine ur-
sprünglich männliche Rolle mit einer 
Frau besetzt wird – und umgekehrt? 
Entsteht dadurch automatisch eine 
neue Lesart oder muss das gar nicht 
der Fall sein?  

Da stellt sich für mich die Frage, welche 
Absicht verfolgt eine Besetzung mit dem 
Geschlechtertausch? Bleibe ich unter ver-
änderten Geschlechtszuordnungen nah 
am gezeichneten Charakter einer Figur, 
verändert  sich die Lesart möglicherweise 
gar nicht.

Gibt es Rollen, bei denen du sagen 
würdest: Hier funktioniert ein Ge-
schlechtertausch besonders gut – 
und andere, bei denen du vorsichtiger 
wärst?

Ja, die gibt es. Zum Beispiel kann man die 
„Räuberbande“ in Schillers „Die Räuber“ 
ohne weiteres divers besetzen, weil Revol-
tierende heute nicht per se männlich sind. 
Dagegen kann ich mir nicht vorstellen, 
Emilia Galotti in Gotthold Ephraim Les-
sings gleichnamigem Trauerspiel männlich 
zu besetzen, weil es ja gerade in diesem 
Stück um den Versuch Emilias geht, sich 
aus der Umklammerung männlicher Be-
vormundung zu befreien, der freilich, den 
gesellschaftlichen Zwängen geschuldet, 
scheitert und tödlich endet. Skeptisch bin 
ich auch, was den Geschlechtertausch 
bei dokumentarischen Theaterformen 
angeht, die auf ganz konkreten, realen 
Vorbildern basieren und deshalb, um der
Glaubwürdigkeit der Figur Willen, ge-

schlechtsgetreu bleiben sollten.

Und wie weit kann man gehen? Muss 
bei einem Geschlechtertausch nur die 
Besetzung verändert werden oder 
darf beziehungsweise sollte man 
dann auch Beziehungen, Anreden 
oder einzelne Textstellen anpassen?  

Das hängt davon ab, ob die Schauspie-
lerinnen das im Original vorgegebene 
männliche Geschlecht umsetzen, also 
eine Hosenrolle spielen, wie es beispiels-
weise in Shakespeare-Dramen schon 
immer Usus war, oder sie die männli-
che Rolle weiblich interpretieren. Im Fall, 
dass aus männlichen Figuren weibliche 
werden, erfordert es wahrscheinlich die 
Nachvollziehbarkeit der Geschichte, dass 
einzelne Textpassagen oder Anreden ent-
sprechend angepasst werden. 

Wenn aus einer männlichen Haupt-
figur eine weibliche wird: Muss die 
Geschichte dann auch eine andere 
sein – oder darf beispielsweise eine 
weibliche Hamlet einfach Hamlet sein?

Wenn Hamlet eine Frau ist und nicht ein 
von einer Frau gespielter Mann, funktio-
nieren die Beziehungen nicht mehr wie im 
ursprünglichen Kontext und die Erzählung 
muss womöglich verändert werden.

Gilt das, was für ein großes Stadt- 
oder Landestheater funktioniert, 
deiner Meinung auch für das klas-
sische Repertoire der Volksbühnen 
und Amateurtheater?

Grundsätzlich würde ich da keinen Unter-
schied machen. Gerade bei traditionellen 
Repertoirestücken fände ich es besonders 
spannend, alte Sehgewohnheiten behut-

sam aufzubrechen.

Was spricht deiner Meinung nach 
dafür, traditionelle Rollenbilder in sol-
chen Stücken bewusst aufzubrechen?

Weil wir dadurch dazu beitragen können, 
die Rollenbilder in unserem gesellschaft-
lichen Alltag zu hinterfragen.

Ist der Geschlechtertausch für dich 
auch eine Frage von Chancengleich-
heit auf der Bühne? Also: Muss man 
gerade im klassischen Repertoire 
Rollen neu denken, damit Schau-
spielerinnen nicht immer nur auf die 
wenigen großen Frauenrollen warten?

Mehr Chancengleichheit auf der Bühne 
mit einem Geschlechtertausch bei der 
Besetzung herstellen zu wollen ist für mich 
ein zu pragmatisches Argument, es muss 
eine inhaltliche Begründung geben. Aber 
warum spielt man nicht mehr zeitgenössi-
sche Stücke mit mehr weiblichen Rollen, 
am besten noch von weiblichen Autoren?!

Könnte der Geschlechtertausch so-
gar eine Möglichkeit sein, Klassiker 
für eine neue Generation von Spie-
ler:innen und Zuschauer:innen wieder 
interessanter zu machen?

Sicherlich ist der Geschlechtertausch ein 
Reiz besonders für angehende Schau-
spieler:innen und vielleicht birgt er die 
Chance, gerade ein jüngeres Publikum 
auf‘s Theater neugierig zu machen.

Oder besteht die Gefahr, dass der 
heutige Zeitgeist irgendwann selbst 
zu einer Art Schablone wird und alle 
Klassiker zwanghaft „modernisiert“ 
werden müssen?

Wenn der Geschlechtertausch auf der 
Bühne nur zeitgeistige Masche ist und 
keine inhaltlich schlüssige Idee dahinter 
steckt, wird er sich schnell totlaufen.

Wenn du einem Amateurtheater ra-
ten solltest, das eigene klassische 
Repertoire einmal neu anzuschauen: 
Was wäre dein erster Schritt?

Überprüfen, inwieweit das tradierte Re-
pertoire noch in der gesellschaftlichen 
Wirklichkeit verankert ist. Das eigentliche 
Potential, was den Geschlechtertausch 
auf der Bühne betrifft, sehe ich in der 
Möglichkeit die Perspektive zu wech-
seln; spielerisch zu erfahren, wie tickt 
die männliche, wie die weibliche Figur 
und damit einen Beitrag zu leisten, zu 
einer neuen Verständigung zwischen den 
Geschlechtern zu kommen.

Vielen Dank für deine Zeit und die 
informativen Antworten!

Irmgard Lübke studierte Germanistik und 
Kunstgeschichte in Frankfurt am Main.
Bereits während des Studiums begann 
sie ihre Theaterlaufbahn als Regieassis-
tentin am Staatstheater Wiesbaden. Es 
folgten Assistenzen am Schauspielhaus 
Bochum. Seit 1998 ist Irmgard Lübke 
als freiberufliche Regisseurin tätig. Sie 
inszenierte an zahlreichen Theatern in 
Deutschland, Österreich und Ungarn. 
Im Tiroler Landestheater brachte sie von 
2013-2016 u.a. das Schauspiel „Familie“ 
von Karl Schönherr auf die Bühne.Seit 
2017 inszeniert sie regelmäßig am Schau-
spielhaus Salzburg. Zuletzt begeisterten 
ihre Inszenierungen am Westbahntheater 
Innsbruck.

Ein Interview von konrad hochgruber mit der Regisseurin
Irmgard Lübke.

Foto Privat
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IM THEATER HAT JEDE:R DIE CHANCE SICH 
SELBST ZU VERFREMDEN

Lieber Andreas, welche Gedanken 
hast du zum Thema: Anpassung 
klassischer, historischer Stücke an 
zeitgenössische Konzepte im All-
gemeinen und die momentan sehr 
beliebte Durchwechslung von ge-
schlechtsspezifischen Rollen?

Ich arbeite ja mit dem Brechtschen Lehr-
stückansatz. Da geht es darum, dass du 
die Rollen durchwechseln solltest. Man 
findet ein Spielsystem, wo man jederzeit 
selbst die Initiative ergreifen kann, welche 
Rolle man spielt. Nach dem Motto: Im 
Theater hat jede:r die Chance, sich selbst 
zu verfremden. Das finde ich einen ent-
scheidenden Ansatz. Das betrifft selbst-
verständlich auch das Geschlecht, aber 
nicht nur, auch den sozialen Status, das 
Alter usw., wo man sich neu erfinden 
kann. Und man muss im Probenprozess 
die Voraussetzung schaffen, das alle Be-
teiligten in der Lage sind, dass zu wollen 
und zu tun. Da passieren natürlich auch 
geschlechtsspezifische Rollenwechsel. 
Aber die hat es ja schon immer gege-
ben. Momentan stehen sie eben mehr 
im Fokus. Das stört mich gar nicht. Im 
Gegenteil, das gehört unbedingt auch 
dazu. Ich strebe aber zusätzlich eine 
Ensemblearbeit an, die auch die Räume 
öffnet. Ich habe keinen Zuschauerraum 
und keinen Bühnenraum. Ich finde dann 
Anordnungen, bei denen die Darstellen-
den im Augenblick entscheiden können: 
heute trete ich als die oder jene Figur auf. 

Daher müssen alle alle Texte können, 
von allen Figuren. In den Proben wird 
das geübt, dass da quer Beet die Rollen 
von allen übernommen werden. Es müs-
sen dann Positionen im Raum gefunden 
werden in Konstellation zu den anderen. 
Diese Positionen sind ja auch nicht fixiert. 
Es stehen die Figuren bei jedem Neube-
ginn des Spiels an einem anderen Ort im 
Raum. Das löst dann in Folge eine andere 
Energie aus. Dann kommen die weiteren 
Grundfragen des epischen Theaters ins 
Spiel. Wie ergreife ich das Wort, welche 
Haltung lege ich an, welchen Gestus, 
wann unterbreche ich. Das sollten dann 

alle lernen. Quasi als Lehrstück, weil man 
im Spiel lernt. Wie du siehst geht es da 
nicht nur um einen Aspekt, sondern es 
geht um einen komplett anderen Zugang.

Was hältst du von der Diskussion, 
dass Frauen Männer spielen und um-
gekehrt zum Beispiel in Shakespea-
restücken?

Ich glaube, dass ich da der Falsche bin 
für diese Diskussion. Mich interessieren 
solche Stücke nicht so. Ich arbeite lieber 
mit Textflächen, mit einer weniger de-
terminierten Dramaturgie, offene Stücke. 

Mich interessieren Themen, die ich mitver-
handeln kann, ohne dass es da narrative 
Vorgaben gibt.

Wie würdest du diesen Ansatz auf 
ein klassisches Volkstheaterstück 
anwenden?

Das kommt aufs Stück an. Das geht 
schon, es hängt aber von den Figuren-
konstellationen ab, welche Themen wer-
den verhandelt und welches Ensemble 
geht diesen Weg mit. Wäre interessant. 
Ich muss einen Kontext finden, in den ich 
das Stück hineinversetze. Das wird mit 
Sicherheit eine unübliche Inszenierung. 
Mit jedem Stück kann man das allerdings 
nicht machen.

Ich würde mir wünschen, dass du 
den „Verkauften Großvater“ so insze-
nierst. Das stelle ich mir sehr über-
raschend vor.

Das ist natürlich nicht unbedingt mein 
Kerngebiet, aber anschauen würde ich 
es mir auch!

Ist es für dich ein Eingriff in die In-
tention einer Autorenschaft, wenn 
man einfach mit den Figuren macht, 
was man will?

Nehmen wir ein Stück aus dem klassi-
schen griechischen Repertoire her. Ich 
glaube nicht, dass Aristophanes sich auch 
nur ansatzweise vorstellen hat können, 
wie es 2000 Jahre später ausschaut. Das 
betrifft natürlich auch die Regieanwei-
sungen. Die beachtet man ja auch nicht 
immer, obwohl ich es in der Vorbereitung 
natürlich interessant finde, was da drin 
steht. Wenn da in der Besetzungsliste 
steht: drei Männer und zwei Frauen, muss 
es ja nicht unbedingt genauso gespielt 
werden. Das hängt von den Menschen 
ab, die die Figur interpretieren. Vielleicht 
hat ein Mann genau jene konstellative 
Energie, um eine Frauenfigur zu spielen, 
damit das wunderbar passt. Aber natür-
lich muss das nicht sein.

Lieber Andreas Pronegg danke für 
das spannende Gespräch und alles 
Gute für deine weiteren Vorhaben.

Ausbildung am Innsbrucker Kellertheater 
(Schauspiel) und am Tiroler Landesthea-
ter (Gesang). Als Spieler war Andreas 
Pronegg u.a. in der Schweiz, Italien, 
Frankreich, Ukraine und Russland tä-
tig. Er erhielt zahlreiche Einladungen als 
Künstler, Vortragender und Jurymitglied 
zu nationalen und internationalen Festi-
vals und Symposien.  Als Theatermacher 
erarbeitet Andreas Pronegg seine thea-
tralen Entwürfe in mehrjährigen Arbeits-
prozessen und in Auseinandersetzung 
mit den jeweiligen Architekturen und 
Landschaften, unter aktiver Beteiligung 
der Bewohner:innen.Mitbegründer der 
Theaterformationen: Pandora, Das Labor, 
VORBRENNER (Innsbruck); theatercom-
binat wien, KJDT und transit (Wien); stralli 
(Kosovo). Autor und Mit-Herausgeber 
der Bücher: anatomie sade/wittgenstein; 
Vom Aufstand eines Dorfes; Was zählt ist 
das Beispiel; IFFI Zwanzig – Poetik des 
Zeigens; Im Baum die Argo. Künstlerische 
Leitung des internationalen Kunstfestivals 
medienfrische.com.
 

Ein Interview mit Andreas Pronegg (Schauspieler, Theatermacher, Autor) von Thomas Gassner.
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WER SPRICHT?

1: Ich habe einen Entschluss gefasst.
2: Und der wäre?
1: Ich schaffe mein Geschlecht ab.
2: Das ganze?
1: Haha, sehr witzig. Nein, ich meine natürlich mein eigenes. Ich will von diesen 

Stereotypen wegkommen.
2: Und du meinst, das geht so einfach? Dass du jetzt hier schnell einmal deinem 

Geschlecht entsagst?
1: Musst du denn immer gleich so negativ sein? Wie wäre es mit ein wenig Unterstützung? 

Oder wenigstens einem „Toll, das ist mal ein mutiger Schritt.“
2: Toll, das ist mal ein mutiger Schritt.
1: Das sagst du jetzt nur, weil ich es gesagt hab.
2: Aber ich finde schon, dass es mutig ist...und eben schwierig.
1: Du gönnst mir auch gar nichts.
2: Wieso fängst du jetzt wieder so an?
1: So? Wie so?
2: Du verdrehst meine Aussagen und verstehst sie nur wie es dir gerade passt.
1: Wieso? Du hast doch gesagt, mein Vorhaben wäre zum Scheitern verurteilt.
2: Nein, ich habe gesagt, es ist nicht einfach. Es ist schwierig sich von heute auf morgen 

einmal schnell von verinnerlichten Geschlechterrollen zu distanzieren.
1: Also von vorne herein zum Scheitern verurteilt. Das ist so sexistisch von dir.
2: Sag sowas bitte nicht. Das tut mir weh.
1: Ach, sei nicht so wehleidig. Ich muss mir ja auch alles Mögliche von dir gefallen lassen.
2: Aber ich hab dich noch nie sexistisch genannt.
1: Eben weil: Kein Geschlecht.
2: Kein eindeutiges jedenfalls.
1: Siehst du: schon kommt die Retourkutsche.
2: Das war nur ein Filmzitat.
1: Und woher soll ich das wissen?
2: Jetzt weißt du’s.
1: Es war wohl ein Fehler mit dir darüber reden zu wollen. Es läuft aber auch immer gleich 

ab. Und ich bin wahrscheinlich einfach zu naiv und blöd und versuche es immer wieder.
2: Nein, warte. Du bist mutig und toll und ganz sicher nicht blöd. Danke, dass du mit mir 

darüber sprichst. Ich war dumm und habe dir zu wenig Verständnis entgegen gebracht. 
Weißt du was, ich mache auch mit: auf mein Geschlecht kann ich gut verzichten.

1: Kannst du gut darauf verzichten, wie? Hältst dich wohl für etwas Besseres?
2: Bitte, so war das nicht gemeint. Was ich meinte ist: Ich schaffe mein Geschlecht ab.
1: Das ganze?
2: Haha, sehr witzig. 
1: Verlust wäre es jedenfalls keiner 

LITERARISCHES

Unterhaltung zwischen zwei Personen, deren Darstellung durch ver-
schiedene Geschlechter das Gesprochene unterschiedlich nuanciert. 
Von Benjamin Nicolussi Castellan.

EIN KOMMENTAR

WARUM EIGENTLICH?
Zwischen Zeitgeist, Klischees und Werktreue: Warum es beim Geschlechtertausch und 
bei der Modernisierung von Volksstücken vor allem auf eine überzeugende inhaltliche 
Begründung ankommt.

Vieles wurde auf unseren Bühnen schon 
ausprobiert. Auch ich habe mehrfach 
Frauenrollen gespielt. Dabei ging es 
mir nie darum, Klischees zu bedienen, 
sondern die Figuren so authentisch 
wie möglich zu gestalten. Und genau 
darin liegt für mich eine der großen 
Herausforderungen des Theaters:   
Wie gehen wir mit Rollenbildern und 
Klischees um, die gerade in vielen 
ländlichen Lustspielen vermeintlich für 
Unterhaltung sorgen, aber längst nicht 
mehr zeitgemäß sind?

Ich kann allen Theatermacher:innen 
nur empfehlen, genau hinzusehen und 
nicht in die Klischeefalle zu tappen – 
auch wenn der eine oder andere Lacher 
dabei vielleicht auf der Strecke bleibt. 
Denn es stellt sich die Frage: Was 
bin ich bereit, für ein paar Lacher zu 
tun? Werfe ich dafür meine Werte und 
Moralvorstellungen über Bord? Nehme 
ich in Kauf, Menschen zu verletzen?

Mein Ziel ist, die Motivationen und Ziele 
der Figuren ernst zu nehmen und zu 
hinterfragen, und so können vermeintlich 
verstaubte Texte plötzlich wieder interes-
sant und aufführungswürdig werden.

Damit sind wir auch schon bei der 
entscheidenden Frage, wenn wir 
Klassiker, Volksstücke oder ländliche 
Lustspiele ins Heute holen: Warum 
gerade dieses Stück? Was erzählt es 
uns heute? Und warum möchte ich 
beispielsweise die Geschlechter der 

Figuren verändern? Was will ich damit 
erreichen, welche Aussage möchte ich 
als Regisseur:in etablieren?

Der „Verkaufte Großvater“ könnte 
beispielsweise ebenso gut eine 
„Verkaufte Großmutter“ sein – oder der 
Großvater wird von einer Frau gespielt, 
ohne dass man dabei neuerlich auf 
bekannte Klischees zurückgreift. Beides 
kann funktionieren. Wir hatten einmal 
ein Stück, in dem uns – so ehrlich 
muss man sein – ein älterer männlicher 
Hauptdarsteller als Familienoberhaupt 
fehlte. Also besetzten wir die Rolle mit 
einer Frau, ohne diese Entscheidung 
besonders auszustellen oder weitere 
Themen aufzumachen. Und was soll ich 
sagen: Es hat wunderbar funktioniert. 
Die theatrale Behauptung wurde vom 
Publikum akzeptiert.

Wenig halte ich hingegen davon, 
Stücke einfach anders zu besetzen 
oder mit Druck zu modernisieren, nur 
weil es dem Zeitgeist entspricht oder 
gerade als besonders angesagt gilt. 
Wenn die Veränderung am Ende keinen 
erkennbaren Bezug zum Text hat, 
könnte man auch das sprichwörtliche 
Telefonbuch inszenieren. Das läuft sich 
schnell tot. 

Entscheidend ist nicht, dass wir gendern, 
sondern warum. Mode allein ist noch 
keine Rechtfertigung. Im Vordergrund 
sollte immer der Text stehen – und nicht 
das Drumherum. Das gilt natürlich auch 

für alle Regie-Mätzchen, die in letzter 
Zeit überhandnehmen, vor allem, wenn 
es das Budget hergibt.

Achtung! Wer Rollen, vor allem Haupt- 
oder Symbolrollen, verändern möchte, 
sollte neben den bereits besprochenen 
inhaltlichen Themen und Argumenten  
unbedingt vor Probenbeginn mit dem 
Verlag klären, ob das überhaupt zulässig 
ist. Ich habe gerade bei einem Stück die 
Absage bekommen, den männlichen 
Hauptcast weiblich zu besetzen.

Und noch ein Gedanke für all jene, die bis 
hierher gelesen haben: Es würde mich 
ungemein freuen, wenn sich Bühnen 
auf unseren Archivschatz besinnen und 
dort Volksstücke entdecken, die es wert 
sind, neu gelesen, neu gebürstet und 
neu gedacht zu werden. Nicht, um sie 
zwanghaft zu modernisieren, sondern 
um herauszufinden, was in ihnen steckt 
und was sie uns heute erzählen können. 
Daraus könnten sehr spannende 
Theaterproduktionen entstehen.

Dabei würde ich euch sehr gerne unter-
stützen.

konrad hochgruber
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20 JAHRE URGTHEATER  – 
LEIDENSCHAFT UND GEMEINSCHAFT

Vor 20 Jahren wurde das Urgtheater in 
der Generalversammlung am 17.02.2006 
in der Urgner Stube von Herbert Gitterle 
gegründet – einem passionierten Theater-
spieler, der seine Begeisterung und sein 
Herzblut in jede Probe, jede Aufführung 
und jede Idee einbrachte. Mit großem 
Engagement und unermüdlichem Ein-
satz legte er den Grundstein für eine 
Erfolgsgeschichte, die bis heute andau-
ert. Sein Wirken prägt den Verein noch 
immer, auch wenn er leider viel zu früh 
verstorben ist. Die Mitglieder bewahren 
ihm ein ehrendes Andenken – als Gründer, 
Wegbegleiter, Freund.

Was einst mit viel Idealismus begann, 
entwickelte sich rasch zu einem festen 
Bestandteil des kulturellen Lebens in der 
Volksschule Urgen. Eine kleinen Bühne 
mit 6x4 Meter stellt uns manchmal vor 
große Herausforderungen. 

Im Jahr 2015 übernahm Vreni Ruhland als 
Obfrau das Urgtheater. Ab Oktober 2017 
führte Sabine Wörz diese Funktion weiter 
und leitet den Verein seither mit ebenso 
viel Leidenschaft und Tatkraft. Als begeis-
terte Theaterspielerin bringt auch sie ihre 
Liebe zur Bühne in jede Produktion ein. 
Unter ihrer Leitung wurde das Repertoire 
stetig erweitert: Von spannenden Krimi-
komödie über Bauernschwänke bis hin 
zu Boulevard begeistert der Theaterver-

ein Urgen Jahr für Jahr sein Publikum. 
Zahlreiche ausverkaufte Vorstellungen 
und begeisterte Rückmeldungen zeugen 
vom Erfolg der engagierten Vereinsarbeit.

Ein besonderes Augenmerk legt der Thea-
terverein Urgen seit 2022 auf die Jugend-
arbeit – und das mit beeindruckendem 
Erfolg. Auf Anhieb finden 19 begeisterte 
Nachwuchstalente zwischen 5 und 15 
Jahren eine kreative Heimat. Spielerisch 
werden Selbstbewusstsein, Teamgeist 
und Ausdrucksfähigkeit gefördert. Meh-
rere Jugendaufführungen konnten bereits 

mit großem Erfolg auf die Bühne gebracht 
werden und zeigten eindrucksvoll, wie viel 
Talent und Begeisterung im Nachwuchs 
steckt. Mit den Stücken zur Weihnachts-
zeit mit „Die etwas andere Herbergssu-
che“ (Foto oben) und „Die Sternensucher“ 
wurden alle gefordert. 2025 brachten wir 
„Eine rätselhafte Katerentführung“ mit 19 
Kindern auf die Bühne.

Doch ein Theaterverein lebt nicht allein 
von den Schauspieler:innen auf der Büh-
ne. Besonders erwähnenswert ist Sonja 
Gitterle, die die Regie mit viel Gespür 

Zum Jubiläum zeigten wir uns von einer anderen Seite – mit dem 
Stück „Nebelreißen“ von Ralph Wallner erhielten wir von allen 
Seiten tolle Kritik.

URGTHEATER

URGEN 

und Kreativität jede Produktion formt 
und lenkt.

Auch die Maskenbildnerin Silvia Graber, 
die durch einen Kurs beim Theater Ver-
band jedes Jahr den Spieler:innen Leben 

einhaucht. Die Technik um Didi Falkner 
hat immer alle Hände voll zu tun, damit 
die Stücke den richtigen Effekt widerge-
ben. Der Bühnenbau mit Raimund Wörz 
und allen Helfern zaubert immer wieder 
tolle Bilder.

Bei der Premiere und bei jeder Auffüh-
rung darf der Ausschank mit Bernadette 
Achenrainer natürlich nicht fehlen.

Besondere Momente feierten wir bei „Ge-
spenstermacher (Foto oben) von Ralph 
Wallner im Jahre 2023 bei Standing Ova-
tions – und jede Aufführung AUSVER-
KAUFT. Hervorzuheben ist sicher auch 
die Darbietung von „Tussipark“ (Foto links) 
2025, das unsere Damen auf unserer 
kleinen Bühne mit Bravour umsetzten.

Zum 20-jährigen Jubiläum blickt der Thea-
terverein Urgen mit Stolz und Dankbar-
keit auf das Erreichte zurück – und mit 
Zuversicht auf viele weitere Jahre voller 
Applaus, Emotionen und unvergesslicher 
Theatermomente. „Der Applaus ist das 
Brot des Schauspielers.“ – Herbert Gitterle

Sabine Wörz
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SCHÜLER:INNEN BAUEN BRÜCKEN INS THEATER

Freie Gruppen, Schulen und Ensembles 
begeisterten das Publikum und luden 

dazu ein, Brücken zwischen junger Le-
benswelt und Theater zu schlagen. 
Als Spielstätten dienten die Kammerspiele 
des Tiroler Landestheaters sowie die 
BRUX-Bühne – in Kooperation mit dem 
Tiroler Landestheater und dem Theater 
Verband Tirol. 

Das Festival wird jährlich veranstaltet 
und wechselt zwischen nationaler und 
internationaler Ausrichtung.

Mitten im Geschehen war z. B.  die Klasse 
4 CHW der Ferrarischule. Im Rahmen 
des Kreativunterrichts entwickelten die 
Schüler:innen eigene Texte, die anschlie-
ßend auf die Bühne gebracht wurden. 
Als kreativer Startpunkt diente ihnen 
die „Moonlight Bar“ – ein gemeinsamer 
Schauplatz für unterschiedliche Szenen. 
Das Spektrum der Szenen reichte von 
Teenage-Band-Drama über turbulente 
Verwechslungsgeschichten bis hin zu 

Detektiv:innenerzählungen und Themen 
wie Zivilcourage im Clubkontext. 

Melissa, eine Ferrari-Schülerin, hält ihre 
erstmalige Theatererfahrung wie folgt fest: 
„Ich bin über mich selbst hinausgewach-
sen. Seit dem Theaterunterricht traue ich 
mich mehr, vor Publikum zu stehen und 
Neues auszuprobieren. Und das braucht 
man auch später in der Arbeitswelt, ist 
gut.“

Zwischen 30. Juni und 3. Juli fand in Innsbruck das Kinder- und Jugendtheaterfestival 
BRUCKLINN unter dem Motto „#react“ statt.

Ziele des Festivals erklärt Organisato-
rin Verena Locher: „Netzwerken, sich 
austauschen, Theater genießen, das ist 
wirklich das Um und Auf dieses Festivals. 
Es geht nicht um die beste schauspie-
lerische Leistung, aber es geht vielmehr 
darum, dass man sich austauscht, junge 
Menschen und Spielleiter:innen sowie 
Lehrer:innen, damit die Jahre darauf neue 
Kooperationen entstehen können.“

Das Projekt zeigt eindrucksvoll, wie Ler-
nen über den „klassischen“ Unterricht 

hinausgehen kann. Wenn Kopf, Herz 

und Hand zusammenspielen, entstehen 
nicht nur kreative Ergebnisse, sondern 

auch persönliches Wachstum, Selbst-

vertrauen und echte Begeisterung für 
gemeinsames Lernen.

Dominik Unterthiner
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THEATER, VOM DEM MAN NOCH LANGE REDEN 
WIRD...
„PLANET VEGAS“ – ein Projekt, das zeigt, was auf dieser Welt möglich ist. 
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Innsbrucks und Tirols 5. Festival  
inklusive Theater, Tanz und Workshops

10-jähriges Jubiläum

Ich fahre ja prinzipiell sehr gern nach Ost-
tirol. Und an dieser Stelle sei auch einmal 
gesagt, dass die Osttiroler:innen bei allen 
möglichen Gelegenheiten – Sitzungen, 
Generalversammlungen, Fortbildungen 
etc. – ja auch nach Nordtirol fahren, un-
geachtet der Wegstrecke und des frühen 
Aufstehens. Daran sieht man Einsatzfreu-
de, Engagement und wie wichtig ihnen 
der Austausch ist. 

Und dann war da noch die Ankündigung, 
dass 120 Jugendliche aus sechs Ostti-
roler Schulen, sowie Vertreter:innen der 
Lebenshilfe Lienz und der Musikschulen 
Lienz und Sillian ein außergewöhnliches 
Theaterabenteuer gestartet haben. Ge-
meinsam würden sie ein Stück gestalten, 
das Rollenbilder hinterfragt, Privilegien 
sichtbar macht und ihre Perspektiven auf 
Chancengleichheit vermittelt. Das musste 
ich mir anschauen.

Für alle Bereiche des Theaters, vom 
Schreiben des Stücks über das Büh-
nenbild und die Kostüme, das Schau-
spiel und die Choreografien bis hin zum 
Marketing und der gesamten Organi-
sation, übernahmen die Jugendlichen 
Verantwortung und erhielten jeweils 
Unterstützung von Erwachsenen bzw. 
Profis. Exemplarisch erwähne ich hier 
die Theaterpädagogin und Leiterin von 
„Junges Land“ am Salzburger Landes-
theater Anna Lukasser-Weitlaner aus 
Assling. Alle anderen mögen mir ver-

zeihen, aber es dürfte klar sein, dass 
so ein Projekt nur mit Hilfe vieler, vieler 

Beteiligter möglich ist.  

Die Premiere am 25.06.2026 in Nußdorf-
Debant belohnte dann alle, Mitwirkende 
und Publikum, mit einem rundum gelun-
genen Theatererlebnis. Plakate, Grafik, 
Programmheft, Licht und Bühne, Musik, 

Spiel, Tanz, Text – alles war stimmig und 
von sehr hoher Qualität. Ein voller Saal, ein 

begeistertes Publikum und viel Applaus. 
Das Theaterstück berührte, unterhielt und 
regte zum Nachdenken an. 

Wie perfekt kann eine Welt sein, bevor der 
Perfektionsanspruch zum Zwang wird? 
Wie gleich können Menschen sein, bevor 

der Respekt vor der Andersartigkeit verlo-
ren geht? Dass wir verschieden sind heißt 
ja nicht, dass deswegen irgendjemand 
besser oder schlechter wäre. 

Die Geschichte erzählt von Ari und ihrer 
Reise auf den „Planeten Vegas“. Mit der 
Zeit entdeckt sie dort hinter der glän-
zenden Fassade Widersprüche und die 

Jugendlichen stellen ihre Fragen (und 
Zweifel) an das Publikum. Gut so! 

Mirjam Reith, Projektleiterin beim Re-
gionalmanagement Osttirol, findet: „Der 
wahre Mehrwert dieses Stücks liegt aber 
auch im gemeinsamen Entstehungspro-
zess: Durch die intensive Zusammenarbeit 
sind Schüler:innen und Klient:innen der 

Lebenshilfe zusammengewachsen, haben 
voneinander gelernt und Freundschaften 
geschlossen, die über die Aufführungen 
hinaus Bestand haben.“ Man könnte auch 
umgekehrt sagen: Der Mehrwert von Zu-
sammenarbeit, Zusammenwachsen und 
voneinander Lernen ist ein Kunststück, ein 
Theaterstück, vom dem man in Osttirol 
noch lange reden wird. Und ich auch, 
weil ich dort war.

Das Theaterstück ist Teil der Gleichstel-
lungskampagne #machkeinenUnter-
schied, die über EU, Bund, und Land 
gefördert ist.
https://machkeinenunterschied.at/schul-
projekte/theaterprojekt 

Armin Staffler 

(Theaterpädagoge, Politiloge und Fachbe-

reichsleiter im TVT)

https://machkeinenunterschied.at/schulprojekte/theaterprojekt 
https://machkeinenunterschied.at/schulprojekte/theaterprojekt 
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THEATERGRUPPE GAILTAL IN LIENZ 
ZU GAST
Mitte August war die Theatergruppe Gailtal in der Spitalskirche/BORG 
in Lienz mit dem historischen Stück „Paolo Santonino“ von Engelbert 
Obernosterer zu Gast. 

A
us gutem Grund: die Ge-
schichte ist nämlich teilwei-
se in der Dolomitenstadt 
angesiedelt.

Das Schauspiel folgt dem gleichnamigen 
Sekretär des Bischofs von Caorle, dessen 
Reisedokumentationen von hohem kul-
turhistorischem Wert sind. Neben seinen 
Begegnungen mit politischen Mächten, 
Klöstern und Handelswegen umfasst der 
Text persönliche Briefe, historische Be-
gebenheiten und eine generelle Reflexion 
über Reisetätigkeit, Kunst und Macht.

Die Inszenierung gelingt durch klare Bild-
welten, die Reise- und Begegnungsräume 

plastisch werden lässt und lebt von einer 
sorgfältig durchdachten, historischen Äs-
thetik. Regisseur Werner Wölbitsch dreht 
geschickt an Tempowechseln zwischen 
Reiseprotokoll und innerem Monolog, 
wodurch der Protagonist nie nur Chronist 
bleibt, sondern als fühlender Beobachter 
erscheinen darf. 
Die sorgfältig ausgewählten Kostüme er-
leichtern das Verständnis der jeweiligen 
sozialen Positionen.

In der insgesamt stimmigen Inszenierung 
glänzten Michael Buchacher als Paolo 
Santonino, Tina Pugelj als Paola von 
Mantua, Maria Jury als Barbara Vend, 

Oswald Jury als Pfarrer Peregrin und 
Matteo Obernosterer als Osram.

Ein Wermutstropfen bleibt: Die Spital-
skirche beim BORG in Lienz bot für die 
ursprünglich als Freilichttheater konzi-
pierte Inszenierung naturgemäß andere 
Rahmenbedingungen. Akustik und Raum-
proportionen führten zu Einschränkun-
gen in der Klarheit der Sprache und im 
Bühnenfluss. Der Altarbereich konnte die 
erforderliche Dynamik nicht tragen.

Peppe Mairginter

 

THEATERGRUPPE 
GAILTAL

Paolo Santonino

EINE BERICHTSREISE DURCHS LAND

IM RHYTHMUS DER SIEBZIGER
„Saturday Night Fever“ beim MusicalSommer Kufstein bringt Disco, 
große Gefühle und jede Menge Erinnerungen auf die Bühne.

E 
in Flashback in die eigene 
Kindheit: Mit "Saturday Night 
Fever" entführt der Musical 
Sommer Kufstein sein Publi-

kum zurück in die Disco-Ära der 1970er-
Jahre – und natürlich zu jenem Film, der 
John Travolta zum Weltstar machte. 
Jahrzehnte später sollte er sich in „Pulp 
Fiction" – einem meiner Lieblingsfilme 
– sogar selbst und seine Tanzfilm-Ver-
gangenheit parodieren. In Kufstein aber 
wird der Mythos noch einmal mit voller 
Energie zum Leben erweckt.

Im Mittelpunkt steht Tony Manero, gespielt 
von Andrea Di Maio. Er ist ein echter Tra-
volta-Typ: selbstbewusst, verletzlich, voller 
Sehnsucht nach einem besseren Leben 
und überzeugt davon, dass ihm der Tanz 
den Weg dorthin öffnen kann. Gleichzeitig 
träumt er von einem Mädchen, das ihn 
nicht einfach nur anhimmelt, sondern 
ihn wirklich liebt. Di Maio singt, tanzt 
und spielt, was das Zeug hält – und reißt 
damit auch seine Kolleg:innen des großen 
internationalen Ensembles mit. Er geht 
völlig in seiner Rolle auf und es ist eine 
Freude, ihm zuzusehen und zuzuhören.
Die Regie von Vanni Viscusi setzt kon-
sequent auf die beiden großen Stärken 
des Musicals: Tanz und Gesang. Beides 
ist hervorragend gearbeitet, und auch 
die teilweise anspruchsvollen Songs der 
Bee Gees gelingen überzeugend. Einen 
wesentlichen Anteil daran hat wohl auch 
die junge musikalische Leiterin Eva Maria 

Brugger, die zudem ihre bestens dis-
ponierte Band sicher leitet.

Für das passende 70er-Jahre-Flair sorgen 
die Kostüme von Julia Neuhold, während 
Alexander Paget für Bühne und Technik 
verantwortlich zeichnet. So entsteht ins-
gesamt eine große, professionelle Mu-
sicalshow, die beim Publikum bestens 
ankommt.

Und das lässt sich an diesem Abend 
nicht übersehen: Zwischenapplaus, Jubel, 
Standing Ovations – und am Ende lässt 
sich das Publikum sogar zum Mittanzen 
animieren. Mehr Zustimmung kann man 
sich wohl kaum wünschen.
Mit rund 2.100 Besucher:innen pro Vor-

stellung zeigt der MusicalSommer Kuf-
stein eindrucksvoll, dass professionelles 
Musicaltheater und großes Publikum 
auch in Tirol bestens zusammenpassen. 
Schön, dass auch ein derart professionell 
arbeitendes Festival Teil des Theater Ver-
bandes Tirol ist. 

Und die Vorfreude darf bereits wachsen: 
Im Juli 2027 steht mit „Titanic – das 
Musical" ein weiterer großer Klassiker 
auf dem Spielplan und das Publikum er-
wartet lt. Aussage der Veranstalter eines 
der ergreifendsten und eindrucksvollsten 
Werke der Musicalgeschichte.

konrad hochgruber

 

MUSICALSOMMER
KUFSTEIN

Saturday Night 
Fever

Foto MusicalSommer Kufstein
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NOTBURGA MIT HALTUNG
Die Uraufführung von Barbara Aschenwald erzählt die überlieferte 
Geschichte der Notburga neu – kraftvoll inszeniert, getragen von 
einem großen Generationenensemble und der beeindruckenden 
Bühne der Schlossbergspiele Rattenberg.

R
attenberg und Urauffüh-
rungen – das gehört mitt-
lerweile zusammen. Auch 
heuer wagen die Schloss-

bergspiele wieder den Sprung ins Unbe-
kannte und bringen mit „Notburga" das 
erste abendfüllende Stück der Autorin 
Barbara Aschenwald auf die Bühne. Ge-
spielt wird dabei einmal mehr vor jener 
beeindruckenden, fast cinemaskopartigen 
Kulisse, die längst zum Markenzeichen 
der Schlossbergspiele geworden ist. Und 
dieses Jahr hatte sogar der Wettergott 
ein Einsehen.

Im Mittelpunkt steht die überlieferte 
Lebensgeschichte der Notburga, jener 
einfachen Dienstmagd aus dem Tiroler 
Unterland. Als junge Frau auf Schloss 
Rottenburg hilft sie Armen und Kranken 
und verliert dafür ihre Stellung. Auch als 
Bauernmagd beim Spießenbauern be-
wahrt sie sich ihre Überzeugungen, ihren 
Glauben und vor allem ihre soziale Hal-
tung. Das berühmte Sichelwunder, bei 
dem sie sich gegen die Arbeit nach dem 
Gebetsläuten am Samstagabend stellt, 
machte sie zur Patronin der Dienstmägde, 
der Arbeitsruhe und des Feierabends.

Barbara Aschenwald erzählt diese Ge-
schichte nicht einfach als Heiligenlegende 
nach, sondern schlägt immer wieder Brü-
cken ins Heute. Denn Notburgas Haltung 

– sich einzumischen, wenn etwas nicht 
richtig läuft, und für andere einzustehen 
– ist keineswegs veraltet. 

Regisseur Markus Völlenklee, dessen Kar-
riere ihn unter anderem an das Münchner 
Volkstheater führte und der seit Jahr-
zehnten insbesondere die Tiroler Volks-
schauspiele in Telfs prägte, inszeniert 
zum zweiten Mal in Rattenberg. Diesmal 
steht er allerdings nicht nur hinter, son-
dern auch auf der Bühne: Als gefallener, 
ziemlich ramponierter Engel bildet er eine 
charmante Klammer der Inszenierung, 
sorgt für die nötige Einordnung und bringt 
gleichzeitig immer wieder Humor in die 
Geschichte.

Besonders bemerkenswert ist einmal 
mehr das riesige Ensemble. Es erstaunt 
jedes Jahr aufs Neue, wie es Obfrau 
Claudia Lugger und ihrem Vorstand ge-
lingt, so viele Spieler:innen zu finden, die 
bereit sind, über Monate sehr viel Zeit und 
Energie in eine Produktion zu investieren. 
Dass dabei verschiedene Generationen 
aufeinandertreffen, ist eine der großen 
Stärken der Schlossbergspiele.

Alina Sprenger gibt der Notburga Au-
thentizität, Kraft und Energie und bewahrt 
auch über die mehr als zweistündige 
Aufführung hinweg ihre Präsenz und Kon-
zentration. Aus dem großen Ensemble 

bleiben weiters Peter Wolf als Heinrich II., 
Lilith Pointner als Ottilie, seine erste Ge-
mahlin – die ich erst kürzlich in "Tschick" 
des Theaters Szenario Hall bewundern 
konnte – und natürlich Markus Völlenklee 
besonders in Erinnerung. Für eine zu-
sätzliche Ebene sorgt die stimmige und 
berührende Musik von Flo Ryan.

Am Ende scheint bei den Schlossberg-
spielen wieder einmal vieles zusammenzu-
passen: ein ambitionierter neuer Text, eine 
professionelle Regie, ein beeindruckendes 
Ensemble, eine außergewöhnliche Bühne 
und ein Publikum, das den Abend be-
geistert annimmt. Und wenn am Ende 
auch die Obfrau zufrieden lächelt, dürfte 
eines klar sein: Rattenberg hat auch mit 
„Notburga" wieder vieles richtig gemacht.

konrad hochgruber

SCHLOSSBERG-
SPIELE 
RATTENBERG

NOTBURGA
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EIN GERÜCHT, GETARNT ALS SCHERZ, 
BRINGT MANCHEN SCHEIN INS ROLLEN
Ein gutes Beispiel dafür, süffisant, grotesk und satirisch auf die 
Spitze getrieben, war heuer beim Kulturfestival „Stummer Schrei“ 
im gleichnamigen, idyllischen Zillertaler Ort zu sehen.

W
ie zeitlos dieses 
Thema ist, zeigte 
„Die Revision“ nach 
Nikolai Gogols „Re-

visor“. Schon der Anfang war hektisch. 
Es wuselt, Leute waren in Aufruhr, nervös 
ob des angekündigten Revisors. Denn 
niemand war hier makellos. „Wer von euch 
ohne Sünde ist, werfe den ersten Schein“ 
schien das oberste Credo zu sein. Und 
so wurden Subventionen kassiert, Zu-
wendungen verschleiert und gute Miene 
zum bösen Spiel gemacht. 

Was von Anfang an nur dem Publikum klar 
war: die beiden „Revisoren“ waren mittel-
lose Zeitgenossen und ständig knapp bei 
Kassa. Trotz allem quartierten sie sich im 
örtlichen Gasthaus ein. Wie es der Zufall 
wollte, hielten der Schützenhauptmann 
und die Feuerwehrkommandantin die 
Neuankömmlinge für die angekündigten 
Landesbeamten. 

Es folgte ein grotesk-satirisches Tohuwa-
bohu. Wider Erwarten wurden die bei-
den von den Honoratioren der Gemeinde 
fürstlich empfangen, das Zimmer wurde 
zum UMSCHLAGplatz. Gut kuvertiert ist 
halb bestochen. Frauen biederten sich 
an, Männer machten ungenutzte Geld-
ressourcen locker und schlussendlich 
wurde der „Dorfkaiser“ entthront und 
durch eine Bürgermeisterin ersetzt. Und 

Schuld daran, der überraschende Twist: 
alles basierte auf einem Aprilscherz. 

Nun ist Komödie eins der am schwierigs-
ten zu inszenierenden Genres. Zu schnell 
wird es überzeichnet zur Farce. Und das 
ist meist kontraproduktiv. Wenn es nicht 
beabsichtigt wurde. Denn die Realität ist 
leider allzu oft die allergrößte Farce. Und 
so setzte Regisseur Martin Leutgeb auf 
Überzeichnung, Süffisanz, Zynismus, mit 
denen das Reale oft erträglicher wird. Mit 
einem Ensemble, das in seiner Profession 
und Spielfreude keine Wünsche offenließ. 
Ebenso das multifunktionale Bühnen-

bild, unverzichtbarer Teil der Inszenierung. 
Nicht zu vergessen das Farbenspiel als 
Transporteur vielerlei Symbolik, das „(Farb)
tüpfelchen auf dem i“. Die eigens kom-
ponierte Musik forcierte das bestechende 
Geschehen auf der Bühne, trieb es voran. 
Das ganze homogene Ensemble zeigte in 
„Die Revision“ Beeindruckendes. 

Sämtlichen am Stück Beteiligten gilt ein 
ehrliches und aufrichtiges „Chapeau“.

Franz Osl

STUMMER 
SCHREI

DIE REVISION
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BEEINDRUCKEND UND NACHWIRKEND
Reale Geschichten zu inszenieren ist oft ein Wagnis.  Kann aber 
unter die Haut gehen, wie die Volksbühne Aschau im Zillertal mit 
„Da oben“ beeindruckend unter Beweis stellte. 

I
m Vorfeld wurde von Autor Alfred 
Kröll und Regisseurin Martina Keiler 
akribisch recherchiert über Georg 
Samer, vulgo „Stuaklauber Joseler“. 

Jenes Zillertaler Original, um das es hier 
ging. Eine Hommage an die Bergführer 
des 19. Jahrhunderts, die noch Pionier-
arbeit leisteten. Aber auch Wegbereiter:in-
nen waren für die Eskalationen heutzutage, 
die in Massentourismus und videoaffiner 
Omnipräsenz münden. 

Und so begann das Stück. In der Gegen-
wart, mit den genannten Zeiterscheinun-
gen, angeprangert von zwei Erzähler:in-
nen, die sich farblich von den historischen 
Darsteller:innen abhoben. Auch von der 
Felswand, die im Spielverlauf erklommen 
wurde und als Leinwand für Videoein-
spielungen diente. Das Stück war eine 
Mischung aus realen und fiktiven Ereig-
nissen, verwoben in einer fesselnden 
Geschichte über Naturverbundenheit, 
Heimatliebe, unerfüllte Liebe und Nähe, 
die sich nicht anhand des Geschlechts 
ausdrückt. Stellenweise inszeniert als 
überzeichnete Satire, die der Gesellschaft 
einen Spiegel vorhält. In Szene gesetzt 
an diesem fantastischen Spielort, dieser 
Naturfelsbühne, die schon aufgrund ihrer 
Imposanz staunen ließ. 

Das Ensemble glänzte durch Spielfreude, 
alle verkörperten ihre Rollen mit Ehrfurcht 

vor dem Charakter und beachtlicher Kör-
perlichkeit. Hier griffen echte Gefühle ins 
Geschehen ein, schwappten über den 
Bühnenrand. Man wurde zum/zur Zeit-
reisenden zwischen dem Gestern und 
Heute. Authentizität war oberstes Gebot, 
beginnend bei der Sprache. Bühnen-
deutsch, Englisch, Wienerisch gaben sich 
die akustische Klinke in die Hand. Vor 
allem aber wurde „gepleattat“, der Original 
Zillertaler Dialekt gefeiert. 

Das Spiel mit Licht und Schatten, eines 
der optischen Highlights bei nächtlichen 
„Open Air“ Aufführungen, kam auch hier 
zum Tragen. Die eigens komponiert Mu-

sik tat ihr Übriges, verwandelte Noten in 
Gefühle, generierte Tränen. Dargeboten 
von einem profunden Quartett. 

Das hervorragende Ensemble um Spiel-
leiterin Martina Keiler trug dazu bei, die 
Spielsaison 2026 beeindruckend und 
nachwirkend zu machen. 

Ein aufrichtiges „Bravo“ allen Beteiligten.

Franz Osl.
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M
it der Erfolgskomödie 
„Ladies Night“ bewies 
die Tulfer Dorfbühne 
bereits vor einigen 

Jahren ihr Gespür für großes Unterhal-
tungstheater. Nach der stimmungsvollen 
Krimidinner-Komödie auf der Halsmarter 
im vergangenen Jahr zeigt sie nun erneut 
ihre Vielseitigkeit und kehrt mit Christina 
Rothammers Schwank „Frischfleisch“ auf 
ihre angestammte Bühne im Gemeinde-
zentrum Tulfes zurück. Dort entfaltet sich 
eine turbulente Verwechslungskomödie 
rund um ein geplantes Tanzlokal, einen 
empörten Pfarrer, einen eifersüchtigen 
Bauern und zahlreiche Missverständ-
nisse, die das beschauliche Dorf gehörig 
durcheinanderwirbeln.

Regisseur Gottfried Eller setzt auf glaub-
würdige Figuren statt auf überzogene 
Klischees und führt sein Ensemble zu 
einer ebenso unterhaltsamen wie au-
thentischen Verwechslungskomödie. Es 
ist ihm hoch anzurechnen, dass er die 
Untiefen und Klischees, denen viele länd-
liche Lustspiele nur allzu gerne erliegen, 
gekonnt umschifft. Statt plumper Über-
zeichnungen setzt er auf glaubwürdige 
Charaktere und eine fein abgestimmte 
Spieler:innenführung. 

Das Ensemble dankt es ihm mit absolut 
authentischem und glaubwürdigem Spiel, 

das die Figuren trotz aller Turbulenzen 
stets menschlich und nachvollziehbar 
erscheinen lässt.

Allen voran haut sich Lydia Pachler als 
Vollblutkomödiantin mit sichtbarer Begeis-
terung voll ins Zeug und versprüht vom 
ersten bis zum letzten Auftritt anstecken-
de Spielfreude. Mit ihrem feinen Gespür 
für Timing und Situationskomik setzt sie 
immer wieder besondere Akzente. Doch 
auch Josef Eller, Elsa Maier, Leon Angerer, 
Theresa Wegscheider, Hermann Junker, 
Christof Schnaufert, Brigitte Auer und 
Martina Kirchmair tragen mit viel Spiellust 
zum gelungenen Gesamtbild bei.

Die bestens besuchten Vorstellungen 
zeigen eindrucksvoll, welchen hervor-

ragenden Ruf sich die Tulfer Dorfbühne 
in den vergangenen Jahren weit über die 
Dorfgrenzen hinaus erarbeitet hat. Dazu 
trägt nicht nur die Qualität auf der Bühne 
bei. Auch das engagierte Team vor und 
hinter den Kulissen lebt Gastfreundschaft 
in besonderer Weise. Ich fühle mich bei 
jedem Besuch herzlich willkommen – eine 
Qualität, die längst nicht selbstverständ-
lich ist und den Theaterabend zusätzlich 
bereichert.

So verlasse ich Tulfes bestens unterhalten 
und bereits voller Neugier darauf, was sich 
die Tulfer Dorfbühne rund um Gottfried 
Eller als Nächstes einfallen lässt.

konrad hochgruber

FRISCH, FRECH UND FERNAB DER 
KLISCHEES
Mit „Frischfleisch“ beweist die Tulfer Dorfbühne einmal mehr, 
warum sie sich weit über die Dorfgrenzen hinaus einen ausge-
zeichneten Ruf erarbeitet hat.

 

TULFER 
DORFBÜHNE 
 
FRISCHFLEISCH

Fo
to

 T
ul

fe
r 

D
or

fb
üh

ne



darstellendes SPIEL | 2524 | darstellendes SPIEL  

ABGESPIELTABGESPIELT

PUR, KLAR UND ÜBERZEUGEND!
25 Jahre Thaurer Schlossspiele: Zum Jubiläum kehrt mit 
„Jedermann“ das Gründungsstück in die wunderbare Kulisse 
der Burgruine Thaur zurück.

B
eim dritten Mal hat es ge-
klappt. Zweimal musste 
ich meinen Besuch wegen 
regenbedingter Absagen 

verschieben, diesmal aber war der Wet-
tergott gnädig – und der Weg hinauf zur 
Ruine hat sich mehr als gelohnt, diente 
er doch zugleich als Einstimmung.
 
Hugo von Hofmannsthals „Jedermann“ 
gehört zu jenen Stücken, deren Geschich-
te man kennt: Der reiche Mann muss 
angesichts des Todes erkennen, was im 
Leben wirklich zählt. Manches daran mag 
aus heutiger Sicht etwas antiquiert wirken. 
Und doch bleibt der Kern aktuell: die Er-
fahrung von Läuterung angesichts einer 
schweren Erkrankung – und die schmerz-
liche Erkenntnis, wie einsam man plötz-
lich werden kann, wenn sich vermeint-
liche Weggefährt:innen verabschieden. 
 
Der Theaterverein Thaur erzählt diese Ge-
schichte ganz pur. Ohne Schnörkel, ohne 

Überfrachtung, ohne den Versuch, dem 
Klassiker mit irgendwelchen besonderen 
Regie-Schmähs unbedingt einen moder-
nen Stempel aufzudrücken. Regisseur 
Elmar Drexel, unter anderem Mitbegründer 
des Innsbrucker Kellertheaters, vertraut 
dem Text – und das Ensemble vertraut 
ihm. Ein Wagnis, das sich bezahlt macht. 
Denn gerade diese Zurückhaltung schafft 
Raum für Hofmannsthals Sprache. Die ge-
bundenen Verse werden nicht aufgesagt, 
sondern bekommen Leben, Rhythmus 
und Persönlichkeit. Und das ganz ohne 
Mikroports. Mutig und zugleich angenehm 
bei einem Stück, das sprachlich einiges 
verlangt und noch dazu unter freiem Him-
mel gespielt wird. Der Text bleibt dennoch 
bestens verständlich.
 
Drexel hält dabei die Form, lässt aber 
durchaus Platz für kleine, feine Ideen. 
Nichts drängt sich in den Vordergrund, 
nichts will wichtiger sein als das Stück. 
Das tut dem Abend ausgesprochen gut.

Aus einem großen und bestens disponier-
ten Ensemble einzelne Darsteller:innen 
herauszuheben, ist eigentlich unfair. Der 
Jedermann (Michael Feichtner) trägt na-
turgemäß einen beträchtlichen Teil der 
Textmenge und damit des Abends – 
und macht das mit bewundernswerter 
Leichtigkeit. Selten hat man sich so über 
den Auftritt des Todes (Wolfgang Teix) 
gefreut. Seiner starken Bühnenpräsenz 
kann man sich einfach nicht entziehen. 
Markus Partoll überzeugt als Teufel mit 
humoristischen Elementen, während Horst 
Feichtner als Mammon eindringlich klar-
macht, dass am Ende selbst das Geld 
keine Rolle mehr spielt. Dem gesamten 
Ensemble gelingt es, der gebundenen 
Sprache Lebendigkeit einzuhauchen.

So bleibt am Ende vor allem eines: 
ein wunderbar konzentrierter Theater-
abend. Kein Regietheater um seiner 
selbst willen, keine Effekthascherei, son-
dern Vertrauen in einen starken Text, 
ein spielfreudiges Ensemble und eine 
klare Form. Dazu eine gewisse Ge-
schwindigkeit und der Mut, einen Klas-
siker einfach für sich sprechen zu lassen. 
 
Herzlichen Glückwunsch zu 25 Jahren 
Schlossspielen und zu dieser äußerst 
gelungenen Produktion!

konrad hochgruber
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SIE TUN ES SCHON WIEDER!
Einerseits wiederholen sie ihren Publikumserfolg von 2016 auf der 
Bühne, andererseits holen sie nach 2018 zum zweiten Mal, und das 
völlig zurecht, den Volksbühnenpreis des Landes Tirol!

O
bwohl das Theater.Rum für 
seine fulminanten Musi-
calproduktionen bekannt 
ist, haben sie ihre letzten 

großen Hits mit Sprechtheaterstücken 
gefeiert. „Wer hat, der kann“, fällt mir 
dazu ein. Und zwar Regie, Ensemble 
und, in Rum ständig hochwertig, die Aus-
stattung. Und ja nicht zu vergessen: der 
ganze Apparat dieses sympathischen 
Vereins. Alle Bereiche top besetzt. Da 
stimmt nicht nur die Qualität, sondern 
auch die Atmosphäre und der Mix aus 
all diesen Dingen.

„Ladies Night“ ist ein vielgespieltes Stück, 
weil es eben sechs gebeutelte Allerwelts-
Männer zeigt, denen die Gesellschaft 
bereits das letzte Hemd ausgezogen hat. 
Gescheitert, gedemütigt, pleite. Und wer 
nichts zu verlieren hat, kommt auf Ideen, 
die vordergründig zum Scheitern ver-
urteilt sind, sich aber als schimmernder 
Ausweg erweisen. Dieses Scheitern und 
Wiederaufstehen ist fürs Publikum äußerst 
attraktiv. Wenn sich sechs mehr oder 
weniger Durchschnittstypen ausziehen 
und die dahinter steckende Tragik mit viel 
Humor bewältigt wird, ist das eben eine 
gute Theatermischung. Nur umsetzen 
muss man das dementsprechend auch 
können. Der Grad zum unfreiwillig Pein-
lichen ist schnell überschritten. Da sollte 
man aber in Rum keine Angst haben. 

Ursula Lysser ist eine erfahrene, um-
sichtige und kreative Regisseurin, die ihr 
Ensemble fein abstimmt. Jede Peinlich-
keit auf der Bühne ist gewollt und des-
halb komisch. Bernhard Rieder, Hansjörg 
Bertignoll, Dominik Strobl, Georg Mader, 
Martin Moritz und Engelbert Habicher ha-
ben bereits vor 10 Jahren die Hüllen fallen 
gelassen. Sie vollziehen diesen Strip nicht 
nur gekonnt an ihrem Körper, sondern, 
und das ist für diese Geschichte beson-
ders wichtig und wird oft vernachlässigt, 
sie vollziehen ihn auch an ihrer Seele. Das 
berührt. Die Bearbeitung der Spielfassung 
ist straff und bleibt am Wesentlichen. Die 
Ausstattung ist wie immer perfekt. Andrea 
Kuprian und Martin Moritz visualisieren 

den Abend hochprofessionell.

Diese Bühne ist eine ernstzunehmende 
Bereicherung in der Tiroler Theaterland-
schaft und zwar über die Gemeinde-, 
Genre- und Amateurgrenzen hinaus.

Was mich natürlich besonders freut ist, 
dass das Theater.Rum beim Vernetzungs-
projekt des Theater Verbandes im Herbst 
bei „´s Kasermandl – on Tour“ mit dabei 
ist und auch als Gastgeber fungiert.

Alles Gute und viel Freude weiterhin.

Euer Thomas

 

THEATER.RUM
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SIEBTE AUFLAGE DES SOMMER-
THEATERFESTIVALS IM ZEUGHAUS
Dieses Jahr blickt das Team von Theater unter Sternen auf 
Wetterglück, Bühnenvielfalt und good vibes zurück.

B
ereits zum siebten Mal 
wehte heuer Theater-
luft durch das Innsbru-
cker Zeughaus. Ein ab-

wechslungsreiches und bezauberndes 
Programm wartete auf die treuen Besu-
cher:innen bei fast ausschließlich herr-
lichem Sommerwetter.

So muss ein Sommertheaterfestival sein: 
Warme Sommerabende mit guter Stim-
mung, kühlen Drinks und buntem Pro-
gramm. Dieses Jahr blickt das Team von 
Theater unter Sternen auf Wetterglück, 
Bühnenvielfalt und good vibes zurück.

Schon bei der Eröffnung durfte sich das 
Publikum über einen fulminanten Auftakt 
freuen, denn Drag Queen Sindy Sinful 
präsentierte ihr neues abendfüllendes 
Programm. Zuvor begingen Zeughaus-
leiterin Claudia Sporer-Heis und Theater 
unter Sternen Obfrau Stephanie Senn mit 
ihrer charmanten Begrüßung den Auftakt 
des Festivals. Erstere wurde bei dieser 
Gelegenheit in die demnächst bevorste-
hende Pension verabschiedet, nicht ohne 
auf die wunderbare und unkomplizierte 
Zusammenarbeit seit 2020 hinzuweisen. 
Senn: “Danke, liebe Claudia! Wir werden 
dich vermissen!”
Und ganz in der Tradition des Festivals 
wurde das Publikum wie (beinahe) jeden 
der folgenden Abende gebeten, sich zu 

erheben und gemeinsam die Wolken zu 
schieben. 

Auch das restliche Programm konnte 
sich absolut sehen lassen und darf sich 
zusammen mit dem Wetterglück als Ur-
heber:in des diesjährigen Besucher:innen-
Rekordes wehnen. 

Highlights wie Tereza Hossa, die Impro 
Schindel und vieles mehr erledigten den 
Rest. Heuer gab es zudem nicht nur 
abendliche Kurzführungen im Museum 
im Zeughaus, sondern auch interaktive 

Kindernachmittage, die jeweils von der 
Kulturvermittlung der Tiroler Landesmu-
seen organisiert wurden.

Die Organisatorinnen sind sehr stolz und 
überaus zufrieden und hoffen schon jetzt 
auf eine achte Auflage 2027.

stephie senn

 

THEATER UNTER 
STERNEN 2026

OPEN AIR FESTIVAL

“I’M COMING OUT. I WANT THE WORLD 
TO KNOW, I GOT TO LET IT SHOW”
Dem BogenTheater ist mit „The Boys in the Band“ ein Theater-
abend gelungen, der queere Lebensrealitäten einfühlsam und 
unterhaltsam auf die Bühne bringt.

H
arold hat Geburtstag – und 
sein Freund Michael hos-
tet die Party. Eingeladen 
ist sein enger Freundes-

kreis, alles schwule Männer. Das kann 
bloß in einer Komödie enden, oder? Als 
die ersten Gäste eintrudeln, bekommt 
Michael einen Anruf seines damaligen 
College-Freundes Alan. Dieser sei in der 
Stadt, ihm gehe es nicht gut. Michael lädt 
ihn zu sich nach Hause, aber Alan weiß 
nicht, dass Michael schwul ist. Sobald 
Alan zur Party dazustößt, eskaliert schritt-
weise die Stimmung: Michael versucht, 
seine Homosexualität zu verstecken, 
gleichzeitig wird Alan gegenüber Emory 
verbal und körperlich übergriffig, weil er 
so ist, wie er ist: schwul. Michael hält 
die Situation nicht mehr aus, beginnt zu 
trinken und versucht, mit einem irrwitzi-
gen Spiel die Stimmung aufzuhellen: Ruf 
deine ehemalige große Liebe an. Was als 
Unterhaltungshöhepunkt der Feierlichkeit 
dienen sollte, wird zur Katastrophe und 
die Gäste verlassen nach und nach die 

Party. Übrig bleiben Michael und sein 
(Nicht-)Partner Donald, letzterer reüssiert, 
er bleibe Literatur lesend bis zum Ende 
des Drinks und werde dann Michael allein 
lassen.

“Do you believe in life after love?”
So der Plot komprimiert. Klingt nach He-
tero-Bashing und klassischer Alienation-
Storyline. Ist es aber nicht. Im Vordergrund 
des Stücks stehen die Beziehungen der 
einzelnen Figuren einerseits zueinander 
und andererseits zu sich selbst. Dabei 
steht folgende Frage im Mittelpunkt: Wie 
gehen Menschen mit ihrer Homosexuali-
tät um? Um dieser Frage nachzugehen, 
beleuchtet der Autor Mart Crowley einen 
Ausschnitt der queeren Community: Men-
schen, die on terms mit ihrer eigenen 
Sexualität sind, Menschen, die an psy-
chischen Folgen leiden, da sie sich im 
Prozess zwischen anerzogener Hetero-
normativität und heutiger sexueller Akzep-
tanz befinden, und wieder Menschen, die 
„traditionell“ Familien gegründet haben 

und davon geprägt in ihr queeres Leben 
eingestiegen sind. Mit der Figur Michael, 
bravourös gespielt von Markus Moos-
brugger, zeichnet der Autor die komple-
xeste Figur, die zunächst kalt wirkt, selbst 
seinem Partner gegenüber, bis sie durch 
Alans Aggression bricht und dadurch sein 
Leiden sowie Traumata sichtbar werden.

“Because, baby, we were born this way”
Erstmals aufgeführt 1968, hat das Stück 
nicht an Aktualität verloren. Regisseurin 
Stephanie Senn hat durch komödiantische 
Tanzeinlagen, das hohe Spieltempo und 
durch die szenisch breit aufgestellte Insze-
nierung samt dynamischer Bühne einen 
kurzweiligen Abend mit illuster-tragischen 
Figuren geschaffen: Tex, gespielt von 
Lukas Stangl, ein Striptease-Dummelchen, 
das eine Kerze auf dem Kuchen ist, aber 
nicht die hellste. Larry, gespielt von David 
Zauser, ein flirtatious-flamboyanter Geselle 
mit großem Herz. Oder Bernhard, gespielt 
von Fabio Knapp, ein Mensch, der von 
vergangenen Dämonen überwältigt wird 
und nicht darauf vorbereitet war. 

Dem BogenTheater ist mit „The Boys in 
the Band“ ein Theaterabend gelungen, 
der queere Lebensrealitäten einfühlsam 
und unterhaltsam auf die Bühne bringt.

Dominik Unterthiner

 

BOGENTHEATER

THE BOYS IN THE 
BAND

Foto Bernhard Stolz
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AUSVERKAUFTE VORSTELLUNGEN 
UND BEGEISTERTES PUBLIKUM 
Wie verkauft man über 20 Vorstellungen in Windeseile? Die 
Autorin kann nur mutmaßen, was dazu geführt hat.

 

TIROLER VOLKS-
SCHAUSPIELE 
 
FEUERNACHT

Foto Marcella Ruiz Cruz

SATIRISCH-HOHE WELLEN

H
omers Odyssee stand 
Pate, wurde von Grund auf 
„neu gedacht“. Humorvoll, 
zynisch, aberwitzig. 

Rahmenhandlung: Unterricht in einer 
Oberhofener Schule. Da wurde Geschich-
te zum Klamauk, zum Tohuwabohu! Was 
für ein Erlebnis, diese Satire an dieser 
unscheinbaren und doch oft bespielten 
Location des „Reasnhof“ mitzuerleben. 
Voller choreografischer Spitzfindigkeiten. 
Da wurde selbst die Bodypercussion zur 
KOPFsache. Diesen verlor man schnell zu 
Zeiten, in der die Obrigkeit jedes Aufbe-
gehren persönlich nahm und streng ahn-
dete. Chorische Auftritte, in ihrer Exaktheit 
fast schon professionell. Raben, Unheil 
verkündend, die klassischen Todesboten. 

Allen voran die prägnanten Rollen, die die 
Figuren geschichtlich zuordenbar mach-
ten. Penelope, das „Weib des Odysseus“. 
Herrlich gelangweilt, akribisch häkelnd, 
etwas planlos regierend bis zur Wieder-
kehr ihres Odysseus. Zwei Jahrzehn-
te ließ er verstreichen, erschien vorerst 
unbemerkt. Beobachtete, registrierte, 
notierte LISTENreich. Immer getrieben 
von obsessivem sportlichem Ehrgeiz, 
vielleicht ein Hinweis auf den Ursprung 
der Olympischen Spiele? Er schien durch 
die lange Reise geläutert, setzte letzten 
Endes doch auf Krieg, Vergeltung, Zer-
störung. Die Seherin, blind. Sie sah alles 

schwarz, roch Unheil, witterte Gefahr. 
Homer, der mit der Betonung auf der 
zweiten Silbe, wohlgemerkt. Prangerte 
pathetisch die Art an, wie vor Ort sein 
geistiges Kind behandelt wurde. Pisander, 
der Kurzzeitgeliebte von Penelope. Ver-
liebte sich Hals über Kopf, verlor beides 
allzu schnell. Melantho, die Cousine von 
Penelope. Ihr Lachen klang eher be-
ängstigend als erheiternd. Die Götter, 
Poseidon und Athene, in ihrer Eremitage, 
dem Olymp. Hier wurde der Satire die 
Narrenkappe aufgesetzt, Humor auf die 
Spitze getrieben. So genannte „Easter 

Eggs“, versteckte Anspielungen. Titanic, 
Wilhelm Busch, Harry Potter, es wimmelte 
von Zitaten. Nichts blieb unverschont. 

Es war ein Genuss, dem Geschehen auf 
der Bühne zu folgen. Eine Wertung wäre 
hier unzulässig, namentliche Nennung 
würde den Rahmen sprengen. 

Herzliche Gratulation an sämtliche Be-
teiligte zu diesem gelungenen Jubilä-
umsstück.

Franz Osl

30 Jahre Vereinsgeschehen sind oft Grund für einen Rückblick. Die 
Theatergruppe Oberhofen tauchte 2026 tief ein in die griechische 
Mythologie.

 

THEATERGRUPPE 
OBERHOFEN
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E
s könnte natürlich die Stück-
auswahl sein, man bedenke 
den grandiosen Autor; auch 
wäre die Wahl des genialen 

Regisseurs ein guter Tipp oder auch das 
riesige und fulminante Ensemble; oder 
auch die Entscheidung, einen Publikums-
liebling nicht nur die Musik schreiben zu 
lassen, sondern zusammen mit weiteren 
hervorragenden Musikern bei jeder Vor-
stellung live zu performen; oder auch die 
unvergleichliche Spielstätte; oder oder 
oder.
Jedenfalls kann man den Volksschau-
spielen Telfs unter der Leitung von Gregor 
Bloéb wirklich nur gratulieren!
Allein die Vorboten zeichnen ein geradezu 
einmaliges, ja sensationelles Bild, eine 
theatrale Vorahnung, eine Vision. Und 
als Teil eines staunenden Publikums kann 
diese Autorin nur sagen, die Erwartung 
war noch zu gering für das, was sich am 
Premierenabend bot.
Abgesehen vom Drumherum (Shuttlebus, 
Eingangsbereich, Gastrozelt, Publikums-

tribüne, das Bühnenareal und überall flei-
ßige helfende Hände) und einem Publikum 
voller Größen aus Kunst, Kultur und Politik 
wird zumindest mir ein Moment ganz 
besonders in Erinnerung bleiben. Als die 
vielen Menschen endlich fast gänzlich ihre 
Plätze eingenommen haben, erscheint 
Felix Mitterer, der zu seinem Sitz beglei-
tet werden soll. Das gesamte Publikum 
erhebt sich und gibt einen nicht enden 
wollenden Applaus, der sich anfühlt wie 
eine Hommage an ein Lebenswerk.

Und dann beginnt das Stück. Allein die 
ersten Minuten lohnen bereits die Anreise. 
Die Bühne ist ein halb abgerissenes Haus 
mit einer zweistockwerkhohen Leinwand. 
Im oberen Zimmer nimmt die Band rund 
um Herbert Pixner und Manu Delago 
Platz, während sich erneut ein tosender 
Applaus einstellt. Ein mehrere Meter ho-
hes Kreuz wird von einem Kran zwischen 
Tribüne und Bühne heruntergelassen. Ein 
Mädchen läuft einmal um das Haus und 
eine Prozession marschiert auf, die von 
einem Kamerateam live mitgefilmt und auf 
der Leinwand abgebildet wird …
Noch bevor nur ein einziges Wort gesagt 
wird, ist das Publikum gebannt und hin-
eingezogen in die Szenerie. 
Wenn man die Namen der Besetzung 
durchliest, geht einem nicht nur das Tiroler 
Theaterherz auf und es wird klar, dass es 
ein fulminanter Abend wird. Regisseur 
Thomas Gassner hat nicht nur mit dem 
Ensemble vorgesorgt. Mit seinem Team, 
mit Regieassistenz (Amelie Prugger), Aus-

stattung (Mirjam Miller) und Kostüme (Esther 
Frommann), mit der Bühne (Raphael Hanny), 
Maske (Lilli Breé), dem Filmteam und der 
Bühnenfassung von Felix Mitterers Stück 
(Peter Lorenz) scheint Gassner nichts dem 
Zufall überlassen zu wollen. Und schon 
der Premierenabend gibt ihm aus Sicht 
dieser Autorin absolut recht.

Und was erzählt dieser Theaterabend? 
Felix Mitterer knüpft an die 2019 auf-
geführte Theaterfassung von “Verkaufte 
Heimat” an und beleuchtet diesmal die 
Ereignisse rund um die sogenannte „Feu-
ernacht" im Juni 1961. Eine Gruppe von 
Aktivisten sprengte 37 Strommasten, 
um die Stromversorgung des Bozner 
Industriegebietes zu kappen und für inter-
nationale Aufmerksamkeit für den Wunsch 
auf Autonomie für Südtirol zu sorgen. 
Aber das ist längst nicht alles, nur der 
Rahmen, denn im Stück werden Fami-
lienschicksale erzählt und es geht um 
Unterdrückung, Widerstand, Mut, Loyali-
tät und Gewalt. Nichts für zartbesaitete 
Geschöpfe. Im Gegenteil. Denn die Ge-
schichte verdichtet sich und das Drama 
spitzt sich zu und am Ende hat keiner 
gewonnen, alle haben verloren. 
So mitgenommen von der Geschichte 
und der spektakulären Umsetzung fährt 
diese Autorin wieder nach Hause, be-
eindruckt und betroffen, begeistert und 
erschüttert, beseelt und ernüchtert, in-
spiriert und ergriffen...

stephanie senn
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D
as Theaterstück „Die 
Schwabenkinder" gehört 
mittlerweile zur Geierwal-
ly-Bühne wie die grandio-

se Naturkulisse des Lechtals. Bereits 
zum vierten Mal steht Claudia Lang-For-
chers Stück auf dem Spielplan – zuletzt 
2017, Wiederaufnahmen noch gar nicht 
mitgerechnet. Dass auch diesmal fast 
20 Vorstellungen ausverkauft sind, zeigt 
eindrucksvoll, dass das Publikum diese 
Geschichte immer wieder sehen will.

Die Geschichte ist bekannt und trotzdem 
tut sie jedes Mal aufs Neue weh. Bis in 
die 1950er-Jahre gehörte das Lechtal zu 
den ärmsten Regionen Tirols. Die karge 
Landwirtschaft reichte für viele kinder-
reiche Familien nicht zum Überleben. 
So mussten die Kinder jedes Jahr ins 
Schwabenland ziehen, um dort unter oft 
widrigen Bedingungen zu arbeiten und 
mit ihrem kleinen Verdienst zum Überle-

ben der Familie beizutragen. Besonders 
berührt das Schicksal der Mütter, die 
ihre Kinder schweren Herzens weggeben 
mussten – mit der Sorge, wie es ihnen 
ergehen würde. Und gleichzeitig ärgert 
man sich über jene Väter und die Hal-
tung dahinter: Es war halt immer schon 
so. Eine Denkweise, die uns leider auch 
heute noch begegnet und genauso nervt.

Regisseur Roland Silbernagel, Mitbe-
gründer des Theaterfestivals „Stummer 
Schrei", hat die Geschichte gestrafft und 
stellt die Frauen und Kinder in den Mittel-
punkt. Insgesamt 22 junge Spieler:innen, 
aufgeteilt auf zwei Besetzungen, über-
zeugen durchwegs. Da bleibt auch im 
Publikum die eine oder andere Träne 
nicht aus. Hoch anzurechnen ist dem 
Regisseur, dass er trotz aller Tragik im-
mer wieder humorvolle Momente zulässt. 
Denn auch das gehört zum Leben.

Die symbolhafte Ausstattung aus dem 
hauseigenen Bühnenbau lässt die im-
posante Naturkulisse wirken und schafft 
zugleich einen modernen, konzentrierten 
Bühnenraum. 

Beeindruckend ist aber nicht nur die Auf-
führung, sondern auch das, was die Gei-
erwally-Bühne über die Jahre aufgebaut 
hat: professionelle Licht- und Tontechnik, 
eine Bühne, die unterschiedlichste Stücke 
ermöglicht und trotzdem ihren Charakter 
nicht verliert, und eine beeindruckende, 
absolut wetterfeste Überdachung. Ein 
wesentlicher Grund für die Qualität ist si-
cher auch die konsequente Entscheidung 
der künstlerischen Leitung – zunächst 
Claudia Lang-Forcher, heute Bernhard 
Wolf –, von Beginn an auf professionelle 
Regie zu setzen.

Der große Applaus der trotz der Kälte 
aufmerksam gebliebenen Zuschauer:in-
nen war mehr als verdient. Und auf dem 
langen Heimweg wird noch etwas be-
wusst: So viele Besucher:innen können 
unmöglich aus der unmittelbaren Um-
gebung kommen. Sie nehmen teilweise 
einen weiten Weg auf sich. Auch das ist 
ein Qualitätsmerkmal – und ein schönes 
Kompliment für die Geierwally-Bühne.

konrad hochgruber

DIE SCHWABENKINDER – 
EINE GESCHICHTE, DIE BLEIBT
Zum vierten Mal auf der Geierwally-Bühne: Eine eindringliche Wie-
derbegegnung mit einem Stück Tiroler Geschichte, getragen von 
einem starken Ensemble und einer beeindruckenden Freilichtbühne.

 

GEIERWALLY-
BÜHNE

DIE SCHWABEN-
KINDER
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N
euroatypische Menschen 
genießen nicht unbedingt 
große Sichtbarkeit in kul-
turellen Darstellungen. 

Und wenn, dann werden sie häufig sehr 
klischeehaft als eine Art skurrile Neben-
figur dargestellt. Davon wollte sich Autor 
Mark St. Germain abgrenzen und ver-
handelt Neurodivergenz mit einer sehr 
sympathischen Hauptfigur, die zwar un-
beholfen, aber definitiv nicht viel unbe-
holfener als die zweite Hauptfigur – eine 
Tänzerin mit gebrochenem Bein – ist. Wir 
alle haben unsere Beeinträchtigungen, 
seien es vermeintlich platzende Träume 
und körperliche Gebrechen oder eben 
atypische neurologische Strukturen.

Martin Flür setzt auf kleine Gesten, spielt 
seine Rolle nicht übertrieben, sondern 
verleiht der Figur etwas sehr Liebenswer-
tes, ohne dies zu betonen. Er verkörpert 
schlicht einen verliebten Menschen, der 
sich nicht besonders geschickt anstellt 
– und das benötigt an sich keine Neuro-
divergenz.

Kathrin Obermoser spielt die zynische 
Senga fantastisch, die selbst humpelnd 
etwas Tänzerisches an sich hat.
Madeleine Weiler, die Intendantin des 
Theater TELFS, inszeniert die Produktion 
feinfühlig und unaufgeregt. Dennoch zieht 
sich keine einzige Sekunde.

Das Publikum bleibt gespannt und fühlt 
mit bei der liebevoll in Szene gesetzten 
Liebesgeschichte mit ihren humorvollen 
Dialogen und den beiden Protagonist:in-
nen, die beide Ecken und Kanten ha-
ben. Das harmonische Bühnenbild und 
die darin vorkommenden Projektionen 
stammen von Ewald Hinteregger, mit den 
Kostümen unterstützt David Arno Weiler 
die Vielfältigkeit der Figuren. Für Technik 
und Grafik zeichnet Daniel Weiler-Fasser 
verantwortlich, das Lichtdesign stammt 
von Jakob Wasle.

Das Stück ist in erster Linie Unterhal-
tung, hat aber viele Momente, die zum 

Nachdenken anregen – nicht nur aufgrund 
des neurodivergenten Charakters. Weiler 
schafft damit etwas Nachhaltiges, das 
zum Glück auch weiter auf Tour durch 
Tirol geht.

„Die Tanzstunde“ ist sehr empfehlenswert 
für alle, die mit dem Thema Neurodiver-
genz in Berührung kommen möchten, 
ohne von überholten Narrativen, Defizit-
blicken und Stereotypen überrannt zu 
werden.

Sarah Milena Rendel

EINE LIEBESGESCHICHTE JENSEITS 
VON KLISCHEES
Das Theater Telfs setzt mit „Die Tanzstunde“ ein besonders berüh-
rendes Theaterstück als erste Produktion um.

 

THEATER TELFS

DIE TANZSTUNDE
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S
chon die Anreise nach 
Nauders beginnt mit einer 
kleinen Herausforderung: 
Die verzweifelte Parkplatz-

suche konnte erst durch den rettenden 
Tipp einer Ortskundigen beendet werden. 
Vielen Dank an dieser Stelle noch einmal! 
Empfangen wurden wir Zuschauer mit 
Live-Musik – und bald war klar: Der weite 
Weg hat sich gelohnt.

Im Mittelpunkt des Theaterstücks steht 
das „Bankerl“ an einer stillgelegten Bus-
haltestelle. Hier treffen sich Hedwig, Irmi 
und Gisela zum Schwätzchen bei Kaffee 
und Kuchen. Das funktioniert seit Jahren 
bestens – bis mit Sabine eine neue Nach-
barin auftaucht, die ausgerechnet den 
Auftrag hat, das Bankerl zu entfernen. 
Damit gerät der gemütlich eingefahrene 
Alltag ordentlich ins Wanken. Oma Traudl, 
der Pfarrer, der Bürgermeister und der 
Gemeindemitarbeiter Alfred sorgen zu-
sätzlich für Bewegung und so manche 
Überraschung.

Die Geschichte erzählt mit viel Humor 
davon, wie leicht man ausgenutzt wird, 
wenn man es allzu gut meint, aber auch 
davon, wie wichtig Gemeinschaft, Zu-
sammenkommen und Austausch sind. 

Genau dafür steht diese Theaterproduk-
tion des Theatervereins Nauders: Hier 

trifft man sich, redet miteinander, lacht 
gemeinsam, genießt einen lustigen Thea-
terabend  bei gutem Essen und geht zu-
frieden und gut unterhalten nach Hause. 
Ein Event für alle Sinne.

Die stimmige Regie von Helmut Nigg 
lässt den Spieler:innen genügend Raum 
sich zu entfalten, achtet aber gleichzeitig 
darauf, dass die Form gewahrt bleibt. 
Positiv fällt dabei auf, dass sich die Regie 
nie aufdrängt und trotzdem immer wieder 
mit schönen Einfällen überrascht – etwa 
mit dem Marmorkuchen als Running Gag 
oder der Tanzeinlage.
Das Ensemble mit Monika Habicher, Assi 
Wassermann, Jasmin Pult, Adina Spöttl, 

Hans Hofer, Gerti Maas, Wolfgang Mark 
und Elias Dilitz bekommt dabei jeweils 
seinen besonderen Moment, in dem hu-
moristisch brilliert werden kann. 

Am Ende gab es Jubel für einen rundum 
gelungenen Abend. Und vielleicht liegt 
darin auch die wichtigste Botschaft des 
Stücks: Theater hat nicht nur eine kultu-
relle, sondern vor allem auch eine gesell-
schaftliche Funktion. Es bringt Menschen 
zusammen. Und das „Bankerl“ ist dafür 
eigentlich ein ziemlich schönes Symbol.

konrad hochgruber

WO DAS „BANKERL“ ZUM 
LEBENSMITTELPUNKT WIRD
Der Theaterverein Nauders erzählt mit viel Humor und feinem 
Gespür von Gemeinschaft, Zusammenhalt und der Bedeutung 
echter Begegnungen.

 

THEATERVEREIN
NAUDERS

BANKERLTRATSCH

Fo
to

 J
as

m
in

 P
ul

t

„THEATER KANN ZEIGEN, WIE AUSDRUCKSSTARK UND 
VIELFÄLTIG LADINISCH SEIN KANN“

Anlässlich des „Tages der ladinischen Kultur“ sprach Elmar Außerer mit André Comploi, dem 
Direktor für Ladinische Bildung und Kultur. André Comploi war von 2010 bis 2020 Leiter der 
Pressestelle der Wiener Staatsoper, ab 2020 künstlerischer Koordinator der Mailänder Scala.

Am 19. September fand in Urtijëi/St. Ulrich der 

„Tag der ladinischen Kultur“ statt. Was war der 

Anlass für diese große Veranstaltung?

André Comploi: Als wir diese Initiative 2025 wiederbelebt 

haben, wollten wir einen festen Moment schaffen, an 

dem die ladinische Kultur in ihrer Vielfalt gefeiert und den 

Menschen nähergebracht wird. Einerseits natürlich den 

Ladinerinnen und Ladinern selbst, andererseits wollten 

wir aber auch alle anderen dazu einladen, die Beson-

derheiten der Kultur kennenzulernen. Im Unterschied 

zu früher fand heuer nicht mehr nur eine Tagung statt.

Kultur, Literatur, Musik und Kunst standen im 

Mittelpunkt. Das Theater spielte hingegen eine 

eher untergeordnete Rolle. Spiegelt sich darin 

auch der Stellenwert des Theaters innerhalb der 

ladinischen Kultur wider?

Das war keineswegs bewusst so geplant, im Gegenteil. 

Sowohl im vergangenen Jahr als auch heuer haben wir 

Vereine und Kulturorganisationen eingeladen, eigene 

Vorschläge einzubringen. Nachdem uns im vergangenen 

Jahr aufgefallen war, dass Theater und performative For-

men etwas zu kurz gekommen waren, sind wir diesmal 

aktiv auf den Südtiroler Theaterverband zugegangen, um 

zu schauen, ob sich auch ein Theaterverein beteiligen 

könnte. Das hat heuer gut funktioniert. Es gab unter 

anderem einen Improvisationstheater-Workshop, dessen 

Ergebnisse auch bei der Abschlusspräsentation gezeigt 

wurden. Das ist beim Publikum sehr gut angekommen. 

Für mich zeigt das, dass Theater künftig gerne noch 

stärker vertreten sein darf.

Die Theatergruppen im Gadertal und in Gröden sind 

im Vergleich zu den deutschsprachigen Amateur-

bühnen in Südtirol relativ jung. Warum hat sich das 

ladinische Amateurtheater, vor allem in Südtirol, 

vergleichsweise spät entwickelt?

Eine Schauspieltradition ist für das Gadertal und Gröden 

vor dem 19. Jahrhundert nicht in vergleichbarer Weise 

belegt. Das bedeutet natürlich nicht, dass es keine 

Formen des Volksschauspiels gegeben hat. Dass solche 

Traditionen verschwanden oder zumindest nicht weiter 

dokumentiert wurden, dürfte auch mit den Theater-

verboten in theresianischer und josephinischer Zeit 

zusammenhängen sowie mit den noch rigoroseren 

Verboten während der bayerischen Besetzung im Zuge 

der Napoleonischen Kriege. Das musikalische Volks-

stück „Le ciastel dles stries“ aus dem Jahr 1884 ist von 

besonderer Bedeutung: Es gilt als das erste erhaltene 

ladinische Originalstück im Gadertal. Die schriftlich 

dokumentierte ladinische Theatertradition setzt also 

vergleichsweise spät ein.

Gadertal und Gröden haben jeweils ihre eigene 

Sprachvarietät. Erschwert das die Entwicklung 

eines gemeinsamen ladinischen Theaters? 

In der Tat erschweren die verschiedenen Idiome, die 

sich teilweise deutlich voneinander unterscheiden, ein 

gemeinsames, talübergreifendes Theater. Gleichzeitig 

halte ich es aber für sehr wichtig, dass in den einzelnen 

Tälern jeweils die eigene Sprachvarietät gepflegt wird. 

Wenn bei uns Gadertalisch oder Grödnerisch auf der 

Bühne gesprochen wird, ist das ein wichtiges Mittel, 

um die Sprache lebendig zu halten, zu pflegen und 

weiterzuentwickeln. Ich bin immer wieder begeistert von 

der sprachlichen Qualität auf den ladinischen Bühnen, 

unabhängig davon, ob neue Stücke gespielt oder Werke 

aus anderen Sprachen übersetzt werden. Theater kann 

zeigen, wie ausdrucksstark und vielfältig Ladinisch sein 

kann. Als ladinisches Kulturressort des Landes möchten 

wir solche Projekte jedenfalls entsprechend fördern und 

die Vereine dazu ermutigen.

Gerade in Gröden wurden lange Zeit Stücke auf 

Deutsch oder Italienisch aufgeführt. Auch im Ga-

dertal dürfte es ähnlich gewesen sein. War das 

vor allem eine Folge der politischen und gesell-

schaftlichen Verhältnisse oder fehlten geeignete 

Übersetzungen ins Ladinische?

Für das Gadertal würde ich das etwas anders sehen. 

Dort gibt es seit dem ausgehenden 19. Jahrhundert 

eine Tradition, Theater auf Ladinisch zu spielen. Italie-

nisch- oder gar deutschsprachige Aufführungen sind 

dort eher die Ausnahme. In Gröden ist die Situation 

eine andere. Fehlende Übersetzungen würde ich dabei 

nicht unbedingt als entscheidenden Grund gelten lassen. 

Hervorheben möchte ich außerdem die mehrsprachigen 

Theaterprojekte. 2006 haben wir mit einem vierspra-

chigen Kinder- und Jugendmusical begonnen. Daraus 

hat sich eine schöne Tradition entwickelt. Gerade diese 

Mehrsprachigkeit kann auch eine Stärke sein, weil sie die 

sprachliche Realität unseres Landes auf die Bühne bringt.

Ist das Theater gegenüber Musik und bildender 

Kunst tatsächlich weniger bedeutend? Das er-

scheint umso bemerkenswerter, wenn man be-

denkt, dass so hervorragende Schauspieler wie 

Paul Demetz und Lukas Spisser aus Ladinien 

stammen.

Ich denke, dass das zunächst mit der kulturellen Tradition 

zusammenhängt. Ladinien war und ist ausgesprochen 

stark in der bildenden Kunst und in der Musik. In diesen 

Bereichen haben wir  Kunstschaffende hervorgebracht, 

die weit über Ladinien hinaus erfolgreich sind. Beim 

Theater kommt zusätzlich die sprachliche Situation 

hinzu. Ladinisch wird außerhalb der ladinischen Täler 

so gut wie nicht verstanden. Wer als Ladiner:in eine 

professionelle Schauspielkarriere anstrebt, muss daher 

in der Regel in einer Sprache spielen, die nicht die eigene 

Muttersprache ist. Gerade auf der Bühne, wo Sprache, 

Aussprache und Nuancen eine zentrale Rolle spielen, 

stellt das eine zusätzliche Herausforderung dar. Dass 

dennoch Schauspielende aus Ladinien überregional 

erfolgreich sind, zeigt, welches Potenzial vorhanden ist. 

AUS SÜDTIROL
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Wie kann Clownerie den Schulalltag bereichern? Wie gelingt es, Kindern mit Neugier, Leichtigkeit und Empathie zu begegnen? 
Und welche Rolle kann ein Schulclown dabei übernehmen?
Der hybride Lehrgang Schulclownerie richtet sich an ausgebildete Clown:innen, die ihre künstlerische Arbeit auf 
den Schulkontext ausweiten möchten. 
Der Lehrgang verbindet künstlerische Qualität mit pädagogischem Verständnis und eröffnet neue Perspektiven für die Arbeit mit 
Kindern & Jugendlichen im schulischen Kontext. Der Lehrgang, der abwechselnd Präsenz- und Online-Module vorsieht, startet 
am 26. November 2026 mit einem Online-Modul.

Lehrgangsleitung: Ines Rosner & Andrea Geser-Novotny
Der Lehrgang wird vom Theater Verband Tirol in Kooperation mit  durchgeführt.

Anmeldeschluss: 15. Oktober 2026

WEITERBILDUNG FÜR EINSTEIGER:INNEN 
UND FORTGESCHRITTENE!

Anmeldungen und Infos: carmen@theaterverbandtirol.at

AUS DEM BÜRO

DIE FACHBEREICHE DES THEATER VERBANDES
Theater ist vielfältig – und genauso vielfältig sind die Fachbereiche des Theater Verband 
Tirol. Expert:innen aus unterschiedlichen Bereichen stehen mit ihrem Wissen und ihrer 
Erfahrung zur Verfügung und bieten Impulse, Beratung sowie Aus- und Weiterbildung für 
Theatermacher:innen und Interessierte.

Ob Clowntheater, Figuren- und Objektthe-
ater, Generationentheater, Improtheater, 
Junges Theater, Kleinkunst & Kabarett, 
politisches, soziales und inklusives Thea-
ter oder Theaterpädagogik: Die Fachbe-
reiche setzen unterschiedliche Schwer-
punkte und unterstützen die qualitätsvolle 
Weiterentwicklung der Theaterarbeit.
 
Neben der Förderung der außerberuf-
lichen Theaterarbeit geht es auch um 

Bildungs-, Kultur- und Persönlichkeits-
bildung. Die Angebote richten sich daher 
nicht nur an Mitgliedsbühnen und de-
ren Mitglieder, sondern vielfach auch an 
Schulen, Bildungseinrichtungen, soziale 
Einrichtungen und andere Theaterinter-
essierte.
Einige Fachbereiche können auf eine 
lange Tradition zurückblicken, andere 
befinden sich noch im Aufbau. Ziel ist 
es, in allen Bereichen ein möglichst viel-

fältiges und praxisnahes Serviceangebot 
zu entwickeln.
Mehr Informationen zu den einzelnen 
Fachbereichen und die passenden Kon-
takte finden sich unter:
www.theaterverbandtirol.at/fachbereiche

Hybrid-Lehrgang Schulclownerie 2026/27

VERNETZUNGSPROJEKT DES 
THEATER VERBANDES TIROL 2026

Erneut machen Bühnen aus ganz Tirol gemeinsam Theater 
und bringen Freude auf die Bühne.

In den letzten Jahren ist bei den Tiroler Volks-
schauspielen in Telfs dieses Projekt in Koope-
ration extrem erfolgreich gelaufen. Bühnen 
aus dem ganzen Land spielten gemeinsam 
ein Episodenstück. Aus der letztjährigen 
Produktion „Eine kurze Geschichte der Tiroler 
Menschheit“, an der acht Bühnen beteiligt 
waren, ist sogar ein Buch entstanden. Zwei 
Episoden des neuen Projekts sind dort bereits 
nachzulesen. Bisher wurde diese Vernetzung 
viermal durchgeführt und es haben sich 40 
Bühnen mit ungefähr 200 Personen aus allen 
Bezirken beteiligt.
Dieses Jahr geht der TVT aber neue Wege 
und wir intensivieren den Vernetzungsge-
danken. Es wird nicht nur mehr an einem 
Ort gespielt, sondern an drei! 12 Bühnen 
sind beteiligt. Thomas Gassner hat eine Er-
weiterung des letztjährigen Konzeptes ver-
fasst und fünf weitere Episoden aus der 
glorreichen Geschichte unseres schönen 
Landes geschrieben. Natürlich alles mit Au-
genzwinkern und mit großer Liebe zu unserer 
oft eigenartigen Heimat. 

Heuer wird es drei idente Abende in Axams, 
Rum und Kirchberg geben, bei denen jeweils 
vier Bühnen aus der Region einen Einakter 
zu Tirols Geschichte erarbeiten. Im Grunde 
das gleiche Stück, aber dreimal anders inter-
pretiert. Die Bühnen mit denselben Episoden 
können auch tauschen. Dies wird in Kirchberg 
passieren, wo eine Bühne für eine andere 
einspringt. Das wird eine spannende An-
gelegenheit. Für Interessierte ergibt sich so 
die Möglichkeit, durchs Land zu reisen (so 
groß ist es nämlich nicht) und sich alle drei 

Abende mit unterschiedlichen Interpretationen 
anzuschauen! Und wieder sind alle Bezirke 
vertreten. 

Inhaltlich starten wir 40 n. Chr. mit der Szene 
„Herz der Alpen“. Die Römer haben gerade 
die nördlichen Regionen erobert und bauen 
die Via Augusta. Die Räter:innen (Tiroler:in-
nen) der damaligen Zeit entdeckten erstmals 
die Vorteile des Tourismus und erbauten die 
Siedlung „Wellnesdena“. Die geschichtliche 
Reise führt uns dann ins Jahr 1348 und 
wir erfahren in „Altweibermühl – Retourkut-
sche“, was die damalige Gräfin Margarete 
von Tirol und Görz, genannt Maultasch, mit 
der Altweibermühl  zu tun hatte. In „Mond-
schein am Nanga Parbat“ machen wir einen 
größeren geschichtlichen Sprung ins Jahr 
1953. Warum Hansi Hinterseer 1976 beim 
Olympiaslalom einfach abgeschwungen ist 
und was das alles mit der Umbrüggler Alm 
zu tun hatte, werden wir in „Dabei sein ist 
alles“ sehen. Abschließend schauen wir noch 
in die Zukunft und werden erleben, wie eine 
tapfere Schar Tiroler Auswander:innen 4309 
am „Exoplaneten Föhnberg“ eine Art neues 
Passionsspiel erfindet.

Vieles von dem, was da passieren wird, wird 
man nicht in den Geschichtsbüchern finden, 
aber wer weiß heute schon, was wahr ist. 
Unterhaltsam jedenfalls wird es sicher!
Also nehmt die Gelegenheit wahr und macht 
euch auf die Reise durch die Geschichte Tirols. 
Wir freuen uns auf euren Besuch! 

Euer Thomas

Theatersaal Axams
Region WEST

Info &
Tickets

Region MITTE

Region OST

FoRum

arena365 KirchbergKirchberg
Premiere: Sa 14. NovNov
So 15. / So 22. Nov

Premiere: Sa 24. OktOkt
Fr 6. / Sa 7. Nov

Premiere: Sa 17. Okt
Fr 23. / Sa 24. Okt

s Kasermandl
on tour 

,

Theatergruppe Bergland AsslingAssling
Volksbühne Ellmau
Rettenstein-Theater Kirchberg
Heimatbühne Kitzbühel

Volkstheater Axams
Theater Fendels
Theaterverein Stanzach
Theatergruppe Vorderes ÖtztalÖtztal

THEATER VERBAND TIROL
präsentiert:

www.volkstheater-axams.atwww.volkstheater-axams.at
www.theater-rum.atwww.theater-rum.at

www.arena365-kirchberg.atwww.arena365-kirchberg.at

von Thomas Gassner

Volksbühne Aschau
Leobühne Innsbruck
THEATER.RUM 
Tulfer Dorfbühne

mailto:carmen@theaterverbandtirol.at
http://www.theaterverbandtirol.at/fachbereiche
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KOOPERATION MIT DEM TIROLER LANDESTHEATER

„Weil große Geschichten keine großen 
Bühnen brauchen“ – unter diesem Motto 
schrieb der Theater Verband Tirol 2024 
einen landesweiten Stückewettbewerb für 
Einakter aus. Aus 42 Einsendungen wählte 
eine Fachjury ein Siegerstück und acht 
weitere Texte zur Umsetzung aus. Nun 
findet das Projekt im Tiroler Volkskunst-
museum seinen vorläufigen Höhepunkt. 
 
Beim Minifestival werden mehrere der prä-
mierten Stücke als Stationentheater ge-
zeigt. Die Besucher:innen werden in kleinen 

Gruppen von Spielort zu Spielort durch 
das Museum geführt und erleben dabei 
nicht nur unterschiedliche Theaterstücke, 
sondern auch die besondere Atmosphäre 
und die ungewöhnlichen Räume des Volks-
kunstmuseums. 
Bühnen aus verschiedenen Regionen er-
möglichen so ein gemeinsames Theater-
erlebnis. Das Festival wird vom Theater 
Netz Tirol gefördert. 

Dabei treffen unterschiedliche Spielwei-
sen und Perspektiven aufeinander – und 

zeigen, wie lebendig Theater auch ab-
seits klassischer Bühnenräume sein kann. 
Termine
Samstag, 14. November 2026, 18.00 Uhr 
Sonntag, 15. November 2026, 11.00 Uhr 
 
Kartenreservierung: 
www.theaterverbandtirol.at oder 
Tel. 0512 583186

Eintritt: € 15,–
 
konrad hochgruber 

KLEINE RÄUME, STARKE GESCHICHTEN

Der Theater Verband Tirol und das Tiroler Landestheater gehen ab der Saison 2026/27 
neue gemeinsame Wege.

www.landestheater.at

WIRD VOLL TOLL
Das Tiroler Landestheater und der Theater Verband Tirol haben erstmals eine Kooperation geschlossen 

– mit folgenden exklusiven Angeboten für die Theatervereine und deren Mitglieder:

EXKLUSIVES 
«TVT-THEATERPAKTL» 

FÜR DIE 
SPIELZEIT 26/27

Mit insgesamt 5 Vorstel-
lungen zum -20%-Sonder-

angebotspreis

KOSTENLOSE 
GRUPPENFÜHRUNGEN, 

PROBENBESUCHE 
UND GESPRÄCHE

Anmeldung bitte nur über  
die Obleute unter: 
fuehrungen@landestheater.at

EXKLUSIVE 
GRUPPENRABATTE 

FÜR VORSTELLUNGEN
15% Ermäßigung ab 

10 Personen
20% Ermäßigung ab 

25 Personen

Ausgenommen sind Premieren, 
Gastspiele, Sondervorstellungen 
und das Neujahrskonzert.  
Buchung bitte nur über die
Obleute unter: 
martina.mader@landestheater.at

SONDERRABATTE AUF 
AUSGEWÄHLTE 

VORSTELLUNGEN 
(BIS ZU 50%)

Angebote werden regelmäßig 
über Link zur Verfügung gestellt 
und sind ausschließlich online 
buchbar.

50% MIET-
ERMÄSSIGUNG 

FÜR GEGENSTÄNDE 
AUS DEM 

KOSTÜMFUNDUS 
Anfragen schriftlich an Frau Iris 
Jäger: i.jaeger@landestheater.at

TIROLER LANDESTHEATER

Online-Buchungslink

Ziel der Kooperation ist es, den 
Austausch zwischen Amateur- und 
Profitheater zu stärken und den 
mehr als 300 Mitgliedsbühnen des 
Theater Verband Tirol neue Mög-
lichkeiten zu eröffnen.
Mit der Zusammenarbeit profitieren 
die Mitgliedsbühnen von zahlrei-
chen exklusiven Angeboten. 

Ein besonderes Highlight ist das 
neue TVT-Theaterpaktl – ein 
eigens für Mitgliedsbühnen ent-
wickeltes Schauspiel-Abonnement 

mit fünf ausgewählten Produktio-
nen. Es umfasst zwei Vorstellungen 
im Großen Haus und drei Produk-
tionen in den Kammerspielen und 
lädt dazu ein, die Vielfalt des Tiroler 
Landestheaters kennenzulernen. 

Anfragen für Führungen (fuehrun-
gen@landestheater.at), vergüns-
tigte Gruppeneintritte (martina.
mader@landestheater.at) und 
Kostümfundus (i.jaeger@landes-
theater.at) bitte direkt an das Tiroler 
Landestheater stellen. 

Das Minifestival im Tiroler Volkskunstmuseum bringt prämierte Einakter des Stückewett-
bewerbs auf die Bühne – gespielt von Bühnen aus ganz Tirol. 

Foto Tiroler Landestheater

Samstag, 14.11.2026, 18 Uhr / Sonntag, 15.11.2026, 11 Uhr 
Tiroler Volkskunstmuseum  

Eintrittspreise 15 EUR            Kartenreservierung www.theaterverbandtirol.at oder Tel. 0512 583186 

Theater in kleinen Räumen 

BogenTheater / Bühne.Oberperfuss / Innsbrucker Ritterspiele / Theater im Team 
Theater Konkret / Volksbühne Fritzens / Westbahntheater

STUBENTHEATER
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STÜCKVORSTELLUNG VON ALMUD MAGIS

Nora Abdel-Maksoud:
Wokey Wokey
(schaefersphilippen TM, Theater und 
Medien GbR 2026)
Rollen: 2 w ; 4 m

Nora Abdel-Maksoud, geb.1983 in Mün-
chen, ist Schauspielerin, Stückeschreibe-
rin und sie führt auch Regie. Seit 2021 
sind die Werke "Jeeps",  "Doping" und 
nun "Wokey Wokey" erschienen und beim 
Publikum sehr gut aufgenommen worden, 
wie die Autorin in einem Interview verrät: 
„Die Vorstellungen sind voll, das Publi-
kum scheint sich seinen Reim auf unsere 
Geschichte zu machen." Die Münchner 
Kammerspiele lieben diese Autorin: Sie 
hat zum 3. Mal für sie ein Auftragswerk 
geschrieben und selbst inszeniert.

Auf der Bühne, die eigentlich ein Filmset 
ist, befinden sich die Regisseurin Gordon 
mit vier Schauspieler:innen, einer Frau  
und vier Männern (von denen einer nur 
in den Rückblenden vorkommt), zum 
Making-Of des Film, der nie fertig wurde. 

Die Filmregisseurin Gordon hatte den 
Versuch gewagt, „1984" von George 
Orwell neu in Form eines Musicals auf die 
Leinwand zu bannen, und ist mit diesem 
Versuch gescheitert. Die Gründe für das 
Scheitern werden nun auf der Bühne 
dargelegt und diskutiert. Dabei bietet die 

Autorin zwei Zeitebenen an: die Gegen-
wart in Form eines durchgehenden „Inter-
views" , in denen die Personen,Themen 
und Motive deutlich werden, und die Ver-
gangenheit in Form von „Rückblenden". 
Letztere enthalten wiederum Spielszenen 
des Films, z. B. „Filmszene Liebe besiegt 
den Faschismus" und Situationen, die 
sich neben der Filmebene abgespielt 
haben und die eigentlich wichtigen Dia-
loge beinhalten, da sie den Charakter der 
Schauspieler:innen enthüllen: (1). 

In gewisser Weise ähnelt die Handlung 
damit der Komödie „Der nackte Wahn-
sinn“ von Michael Frayn, wird man doch 
ständig einerseits auf die Spielebene 
und andererseits auf die Realebene der 
Schauspieler:nnen gelockt.

Immer geht es darum, was ist die Wahr-
heit, wie war es wirklich, was darf ich 
sagen und spielen, wie weit kann ich mich 
als Schauspieler:in  öffnen. Beispielhaft 
dafür die Figur des Benni, dessen Tod 
sehr unterschiedlich erzählt wird: (2a); 
(2b).

Das Verwirrspiel nutzt die Autorin, sich 
über alles, was als woke verunglimpft 
wird, zu mokieren. Dieser interessante 
Begriff hat sich in den letzten Jahren als 
Schimpfwort der Rechten für alles, was 
als links, kritisch, weich und unmännlich 

etc. gilt, entwickelt. Im Stück definiert ihn 
die Regisseurin Gordon: (3) und daraus 
resultiert ein wahrer Woke-Rausch: (4). 
Höhepunkt einer dieser Diskussionen ist 
die Frage, wie weit ein Hitlergruß auf der 
Bühne oder im Film akzeptabel ist: (5).
Gar nicht so einfach, sich zurechtzu-
finden, wie es nun wirklich war und wer 
wie gestrickt ist. 

Sicher ist, dass die Komodie äußerst 
witzig, vergnüglich und sarkastisch daher-
kommt und auch dem Tiroler Publikum 
gefallen wird.

TEXTAUSZUG

1 (Gott)
Gordon Und bitte!

O´Brien „Glauben Sie an einen androzentristischen, 

patriarchal überformten Monotheismus, Winston?"

Gordon Aus! Alle steigen aus Filmszene aus. Günni! Es 

heißt „Gott". Kriegen wir das hin?

Günni Welcher Gott soll das denn sein, wenn hier vier 

Weiße über Gott sprechen?

Gordon Ist doch scheißegal.

Lennart Dann sagt er Zeus.

Gordon Nein!

Günni Shiva.

Gordon Nein.

Lennart Allah. Alle rasten aus.

Ulli/Birgit/Gordon Samma, ich glaube es hackt hier ganz 

gewaltig! Kannst jetzt nicht jeden Diskurs hier in den Film 

reinwursteln! / Guckt auf Uhr. Wir müssen auch wirklich bis 
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23:00 Uhr fertig sein, sonst drehen die uns den Saft ab!

Gordon Du sagst einfach Gott! Günni weint.

Lennart Er hatte da gerade klar ne Grenze formuliert, 

okay? Das ist ein boundary von ihm. Weint mit Günni. 

Ende Rückblende Filmszene „Liebe besiegt den 

Faschismus"

2a (Sie haben Benni getötet)   

Ulli Man hörte nur dieses Klack.

Birgit Man hört das auf dem Rohmaterial sogar.

Ulli Man hört dieses Klack, und dann so ein Gluckern 

aus den Rohrschächten, und dann fängt das Bild an zu 

wackeln, weil der ganze Boden vibriert, und man sieht 

Günni und Lennart im Set stehen wie sie nach oben 

gucken, zu Benni. Und ein einziges Wort hätte gereicht, 

dann hätte der Benni noch runterklettern können, aber 

die sagen nüscht. Das ist mir bis heute unbegreilich, 

warum die nicht einfach „Vorsicht" gerufen haben. Ringt 

um Fassung. Und dann ging die Anlage los. Dann schoss 

da das eiskalte Wasser, das war ja für Lagerbrände 

gedacht, also nicht im Sprühregen, im Vollstrahl schoss 

da tonnenweise eiskaltes Wasser aus dem Sprinkler und 

hat den Benni mit einer hydraulischen Urwucht ... von 

der Traverse geflutet.

Birgit Ruhe in Frieden, Benni.

Ulli Ach Benni.

Gordon Wir haben uns nach Bennis Tod entschieden, 

den Dreh abzubrechen. Zu Günni und Lennart! Sagt doch 

mal was. Mutet den Leuten doch mal eure Wahrheit zu! 

Günni und Lennart schweigen. Eure Zensur beschädigt 

nicht nur unsere Kunst, sie kostet Leben. Davor wollte 

mein Film warnen. Vielen Dank für Ihre Aufmerksamkeit.  

 

2b (Prekäres Set)   

Günni Ist doch schön, dass ihr euch da einig seid. Wir 

finden ja auf dieser Interviewebene gar nicht statt. Wir 

dürfen immer nur in den Rückblenden spielen. Menschen 

mit Ansichten rechts der Mitte werden hier als dumm oder 

böse abqualifiziert. Gerissene Strategen oder Wahlvieh, 

das soll doch hier kolportiert werden.

Gordon Was willst du uns denn sagen?

Günni Das Problem ist doch die illegale Migra- wird 

gedubbed. 

Gordon Die Nazis waren das Problem, das war nicht 

gelogen, darin sind wir uns einig. Aber vielleicht ist Benni 

nicht im Kampf dreier wehrhafter Demokraten gegen 

die rechte Unterwanderung ihres Filmsets ums Leben 

gekommen. Vielleicht war die sogenannte Mitte in unserem 

Fall nicht primär Teil der Lösung. 

Birgit Was? Werden panisch.

Gordon Nicht Teil der Lösung, Birgit. 

Ulli Vielleicht hätte der Benni überlebt, wenn es Essen 

am Set gegeben hätte. 

Gordon Wie bitte?

Birgit Oder Wärme. 

Lennart Oder Schlaf.

Gordon Ihr wusstet, dass wir low budget drehen!

Ulli Die Drehbedingungen waren — milde ausgedrückt 

— prekär.

Birgit Wir haben ja auf dem Land gedreht-

Gordon Ja natürlich! Die Natur als Seelenlandschaft! Als 

Zufluchtsort vor den Wirrungen unserer Zeit. Deswegen 

waren wir auf dem Land.

Birgit Oder weil das Medienboard Brandenburg 

Standortförderungen vergibt.

3 (Anti Woke Warrior)
Interview

Gordon Das ist die Kraft von Wokey Wokey! Wokey 

Wokey ist der Tsunami unter den rechten Kulturkampf-

Diskursen. Er nimmt den Frust der Menschen in sich auf 

wie die Flutwelle das unterirdische Seebeben aus dem 

sie entsteht, und lenkt ihn einfach um.

4 (Anti Woke Warrior)   

Rückblende Filmszene „Liebe besiegt den 

Faschismus" Ulli zerreißt Drehbuch.

Ulli Woke Scheiße. Ich bin ein freier Mensch, ich will 

nen Frappuccino vom Starbuck! Avocadobrot! Hat das 

Vitamine?

Gordon Ja.

Ulli Dann nehm ichs nicht! Zertrümmert Catering. Ich 

brauch Weißmehl. Ich brauch ein Schnitzelbrot! Ich ess 

kein A-Woke-Cado. 

Gordon Ich hab die bezahlt! Sammelt Avocados auf.

Ulli Was ist das für ein woker Bildausschnitt, wir drehen 

ein Pick-Up, man! Ulli, Günni und Lennart zertrümmern 

das Set.

Ulli Mein Kostüm ist mir auch zu woke.

Günni Woke Kostüm-Scheiße!

Lennart Erwerbsarbeit ist woke!

Günni Verbietet Erwerbsarbeit.

Gordon Die Kritik wird etwas unscharf...

Ulli Scheiß Wokeismus ist schuld am Abstieg der Linken.

Lennart Und am Aufstieg der Rechten.

Ulli Natürlich!

5 (Ulli normalisiert)   

Rückblende Filmszene „Liebe besiegt den 

Faschismus" Günni fixiert Gordon. Macht Hitlergruß. 

Wird rechtzeitig gedubbed.

Gordon Cut! Es reicht! Ihr seid nicht die ersten Faschos, 

die versuchen, mein Set zu unterwandern! Bei meinem 

gefeierten Asterix und Obelix-Franchise „Das Tribunal des 

Cancelus Empörikus" haben die Dullis von der Baubühne 

versucht, mir Runen in die Hinkelsteine zu ritzen. Glaubt 

ihr, ich bin bescheuert? Ihr habt euch mit der Falschen 

angelegt, ihr stinkigen Krautwichtel.

Birgit Alerta, alerta, antifascista!

Ulli War er in Chraracter oder nicht?

Gordon Was?

Ulli Du hast das Drehbuch doch geschrieben.

Gordon Ja und?

Ulli Die Frage steht doch im Raum, wenn wir hier einen 

Fillm über Kunstfreiheit drehen, ob wir den Kollegen für 

ein missglücktes Angebot einfach canceln?

Gordon Ein missglücktes Angebot?

Ulli Ich hab das als Arturo Ui tausendmal gemacht. Da hat 

sich miemand dran gestört. Ich finde das brandgefährlich.

Günni Wehret den Anfängen, ja.

Gordon Ein missglücktes Angebot?

Ulli Eine irritierende Geste xxiii von mir aus.

Lennart Brüllt Schmitz!

Ulli Eine kontroverse Handbewegung! Vielleicht wollte 

er nur anzeigen, wo er hingeht.

Günni Nach da, ja.

Gordon Spinnst du?

Ulli Oder vielleicht hat ihn der Scheinwerfer geblendet, 

und dann hat er so-

Lennart Oder schwimmen. Wenn Schwimmer kraulen, 

würdest du bei jeder Bewegung sagen, es war ein 

Hitlergruß?

Ulli Ein vermeintlicher Hitlergruß xxiv. Eine unbeholfene, 

hitlergrußähnliche Geste xxv.

Lennart Der Günni saß auch noch nie bei Caren Miosga. 

Oder im ARD-Sommerinterview. Der ist ganz sicher kein 

Faschist.

Gordon Wenn er das nochmal macht, dann schmeiß 

ich ihn raus!

Ende Rückblende Filmszene „Liebe besiegt den 

Faschismus"

Interview

Birgit Seit ich 2011 das Voice-Over zu Gordons kontrovers 

debattiertem filmischen Essay „Sarrazin Diskursmaschin`" 

— In zehn Schritten zur rechten Hegemonie" sprechen 

durfte, weiß ich: Der rechte Kulturkampf ist kein blutiger 

Umsturz, sondern ein auf Jahrzehnte ausgerichteter, zäher 

Stellungskampf, um die Grenzen des Denk-, Sag- und 

Grüßbaren Millimeter um Millimeter zu verschieben. Und 

zack: Umarmt die Mitte ihre Faschisten wieder, wie lang 

verloren geglaubte Kinder.

Gordon Das hast du ganz schön gesagt, Liebes.
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