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SCHWANKHALLE, BREMEN, 30. April 2020, Foto: Jürgen Petersen (Techniker), 
war im Haus, um die Saalbestuhlung unter Einhaltung der Abstandsregelung zu 
simulieren.
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VORWORT
Haiko Pfost, Wilma Renfordt, Falk Schreiber

„Alles fühlte sich an wie nach einem Unfall“, schrieb 
Holger Bergmann, Geschäftsführer des Fonds Darstellende 
Künste, am 21. März 2020 in einem Facebook-Posting. Und 
so war es auch: Das Gewohnte war plötzlich zum Stillstand 
gekommen und bedroht. Eine Woche zuvor hatten die Thea-
ter des Landes angesichts der eskalierenden Corona-Pandemie 
sämtliche Vorstellungen abgesagt. Einen echten Lockdown 
gab es in Deutschland, Österreich und der Schweiz zwar nicht, 
wohl aber einen des Kulturlebens: Alle Bühnen, Konzertsäle, 
Ausstellungshäuser, Festivals waren durch die (insgesamt eher 
milden) Kontaktbeschränkungen zur Untätigkeit gezwungen. 
Und jetzt? Wie wollen wir nach der Krise weitermachen? Kön-
nen wir aus diesen Erfahrungen lernen? Nicht nur als Gesell-
schaft, sondern auch als Freie Theatermacher*innen?

In den ersten Wochen des pandemiebedingten Ausnah-
mezustands waren die Medien voll mit Reflexionen und State-
ments zu dem, was die Krise an Veränderungen mit sich bringen 
könnte. Im August, kurz vor Drucklegung dieses Bandes, wirkt 
es eher so, als würde die Welt sich wie gewohnt weiterdrehen. 
Zu begrüßen ist das angesichts ihres Zustands nicht. Deshalb 
haben wir inmitten der Theater-Zwangspause Akteur*inn-
nen der Freien Szene dazu eingeladen, in Texten und Fotos 
Momentaufnahmen aus einer Zeit festzuhalten, in der 
nichts mehr war wie gewohnt und die Frage unumgänglich 
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wurde, wie es denn eigentlich weitergehen soll: politisch, 
ästhetisch, strukturell.

Die Beiträge blicken aus verschiedenen Perspektiven 
auf das Geschehen: Sie zeigen auf, dass vor dem Virus und 
auch sonst eben nicht alle gleich sind, sie fragen nach Solida-
rität, Ein- und Ausschlüssen. Sie behandeln die Verletzbarkeit 
des Körpers im Theater, die durch das Virus plötzlich offen-
bar wird, sie diskutieren den Status künstlerischer Existenz, 
deren Prekarität, so hat die Pandemie es gezeigt, ganz wesent-
lich von finanziellen wie sozialen Ressourcen bestimmt wird. 
Auf der ökonomischen Ebene fragen die Autor*innen, wie sich 
Kunstförderung, Honorarstrukturen und Gemeinwohl ange-
sichts der veränderten Situation und auch darüber hinaus 
neu denken ließen. Und können wir das alles auch im Internet 
machen? Schließlich weitet sich der Blick auf die gesellschaft-
liche Ebene, mit Beiträgen zur Kunstfreiheit oder zur sozialen 
Bedeutung des Freien Theaters.

Eigentlich hatten die Impulse 2020 ihren 30. Geburtstag 
feiern wollen, u. a. mit einer Akademie zur Festivalgeschich-
te. Diese und viele andere Veranstaltungen mussten wegen der 
Kontaktbeschränkungen ins Folgejahr verschoben werden. 
Eine um den Großteil der Programmpunkte reduzierte Digital-
version des Festivals trat an die Stelle von Versammlung und 
Begegnung vor Ort in Köln, Düsseldorf und Mülheim an der 
Ruhr. Die geplante Jubiläumspublikation wurde mitsamt der 
Akademie vorerst auf Eis gelegt. Und so ist dieser Band nicht 
zuletzt ein Dokument des Verlusts, einer Leerstelle. Diese Leer-
stelle gilt es auszuhalten, denn nur so kann sie uns ein Spiegel 
sein.

Haiko Pfost, geboren 1972 im Schwarzwald, 
ist für die Festival-Ausgaben 2018 bis 2023 
künstlerischer Leiter des Impulse Theater 
Festival. Er ist gelernter Industriekaufmann 
und hat Theater- und Religionswissen- 
schaft sowie Psychologie in Berlin studiert. 

Als Festivaldramaturg arbeitete er beim Festival 
Theaterformen, beim steirischen herbst, bei den 
Internationalen Schillertagen sowie als Mitglied 
der Programmjury des Festivals Politik im Freien 
Theater. Gemeinsam mit Thomas Frank gründete 
er 2007 brut — Koproduktionshaus Wien und  
leitete das Haus bis 2013.
Wilma Renfordt ist seit 2017 Dramaturgin beim 
Impulse Theater Festival. 1982 geboren, wuchs 
sie am Rand des Ruhrgebiets auf und arbeitete 
nach dem Theaterwissenschafts-Studium an 
der FU Berlin frei als Dramaturgin, Autorin und 
kuratorische Assistenz, u. a. als Teil der Gruppe 
copy & waste. 2016/17 war sie Dramaturgin beim 
steirischen herbst.
Falk Schreiber, Kulturjournalist. Geboren 1972 
in Ulm, Studium in Tübingen und Gießen, Zeit-
schriftenvolontariat in Hamburg. Seit 2018 frei-
schaffend, schreibt u. a. für Theater heute, Tanz, 
Nachtkritik, Hamburger Abendblatt, taz über 
Darstellende und Bildende Kunst. Mitglied diver-
ser Fachjurys. Lehrt journalistische Praxis.
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LICHTHOF THEATER, HAMBURG, 6. Mai 2020, Foto: Gesine Lenz  
(Produktionsleitung), besuchte picnic beim Videodreh zu „aria for no 
audience“ im leeren Theater.
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ATEMPAUSE 
WO SICH DAS LEBEN BAHN BRICHT
Stefanie Wenner

Pause war in der Schule immer das, wo das Leben statt
fand. Pausen waren dazu da, der Schule einen Sinn zu geben, 
in großen Teilen. Die Pause war wild und frei, aufregend spä-
ter, in der Pubertät. Sommerpause war in meiner Zeit als 
Arbeiterin an einem Theater so etwas wie Sendepause, aber 
in Teilen vergleichbar mit dem, was Pause in der Schule auch 
war: Leben. Wenn wir versuchen, unseren Atem zu pausie-
ren, wird rasch klar, dass das enge Grenzen hat. Mit etwas 
Übung lassen sich diese Pausen verlängern. Mit etwas Übung 
wird auch erlebbar, dass wir mit unserem Atemrhythmus 
unsere Wahrnehmung massiv verändern und unsere kör-
perliche Existenz intensivieren können. Wo die Atempau-
sen enden, bricht sich das Leben Bahn, unser Leben. Das wir 
nicht beherrschen, das uns gegeben ist, Atemzug, für Atem-
zug. Willentlich aufhören zu atmen – eine unlösbare Auf-
gabe. In der Pause wird der Zug des Lebens erlebbar, etwas, 
das mich durchströmt, ich kann es nicht festhalten, aber ich 
kann meine Wahrnehmung dafür intensivieren. Die Pau-
se, die das Theater hierzulande durch Covid-19 erfährt, 
stellt es in seiner gegebenen Form infrage. In „Pause“ steckt 
auch, dass etwas final endet, zur Ruhe kommt, aufhört. 
Das ist die Bedeutung der altgriechischen Wurzel des Wor-
tes, die auf den Stillstand verweist. Die Menopause wäre so 
eine Art der Pause, die ein Ende benennt. Eine Pose, eine zur 

© Alexander Verlag Berlin. www.alexander-verlag.com
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Ruhe gekommene Bewegung, hat indes ebenso mit der Pause 
zu tun. Eine Theaterpose assoziieren wir mit einer archety-
pischen, eher überkommenen Spielweise. Das Theater selbst 
kann eine Pose des Bürgertums sein, eine Kultur, deren Pau-
se im absoluten Sinne womöglich gekommen ist. Denn dieses 
Theater basierte auf Verträgen und Konventionen, deren Weg-
fallen wir nicht betrauern müssen. So entsteht in der Pause 
Raum für Neues, für das, was Theater heute sein kann, erneut 
erneuert, Magie. Für neue, heilende Verträge, eine weitere 
Dimension der Pause, in der Etymologie des englischen put, 
setzen, stellen, legen, eine Handlungsoption aus dem Poten
zial der Unterbrechung heraus, die nicht wieder aufnimmt, 
was vorher schon ein Problem war. So kann diese Pause, die-
ser Moment von Ruhe, zur Vorlage, zur Pause dessen wer-
den, was kommen mag, was wir uns herbeiimaginieren. Was 
wir nun tun, welche Praktiken wir hier etablieren, kann zur 
Blaupause werden und zur Basis einer neuen Theaterkultur 
der Zusammenkunft menschlicher und nicht-menschlicher 
Körper, eine Feier der Gegenwart, anerkennende Teilhabe, 
Pause als Befreiung. Der Druck des Lebens bricht sich Bahn 
durch die versteinerten Institutionen, die Leben in ihrem Sin-
ne angeeignet und verwertbar gemacht haben. Wir pausen 
ab, was die Pause ermöglicht hat, und kommen zu einem neu-
en, lebendigen Theater, new life theater. Wir atmen.

Stefanie Wenner, Professorin für Ange-
wandte Theaterwissenschaft an der HfBK 
Dresden seit 2015, Promotion in Philosophie 
an der FU Berlin 2001, seither Kuratorin und 
Dramaturgin in der Freien Szene, u. a. am 
HAU Berlin und bei den Impulsen. Seit 2014 
Betreiberin von apparatus, gemeinsam mit 
Thorsten Eibeler. Dort Arbeit an der Her-
stellung besserer Darstellung von Wirklich-
keit mit den Mitteln von Theater und Kunst.

ZEIGE DEINE WUNDE
Falk Schreiber

Zeige deine Wunde. Mache dich angreifbar. Öffne dich, 
breite die Arme aus, atme tief ein. Atme die Aerosole ein. 
Mache dich angreifbar.

Hier deine Wunde. Hier dein Körper, hier deine Infek-
tion, hier deine Verletzung. Hier deine Angst. Aufwachen, 
Schlafengehen, Aufstehen, Angst. Angst vor der Krankheit, 
vor dem Tod, vor dem Souveränitätsverlust. Zeige deine Wun-
de! Gib deine Souveränität auf! Souveränitätsverlust: irrele-
vant werden. Unsichtbar werden. Zeige deinen Antrag: Coro-
na-Soforthilfe für Soloselbstständige! (Aber nicht für dich, 
nicht für dich!) Zeige das Ablehnungsschreiben.

Hier dein Körper. Sei nackt, sei angreifbar. Es gibt 
hier ein Problem: Gib dem Problem einen Namen. Finde eine 
Lösung für das Problem, finde keine Lösung. Gehe online, 
schaffe Sichtbarkeiten, brich zusammen, stelle fest: Das funk-
tioniert alles überhaupt nicht! Das trägt sich nicht, da kommt 
kein Geld rein, die Miete für den nächsten Monat: fällt aus. 
Abendessen: fällt aus. Premiere: fällt aus. Oder: Das funktio-
niert doch. Warum auch nicht? Warum funktioniert das eine 
Projekt, warum funktioniert das andere nicht?

Hier dein Leben. Es gibt nichts mehr zu gewinnen, 
es gibt nur noch was zu lernen. Es gibt Netzwerke zu knüp-
fen, Solidaritäten zu entwickeln. Es gibt Strukturen, die hin-
terfragt werden wollen. Es gibt Ästhetiken, die neu gedacht 

© Alexander Verlag Berlin. www.alexander-verlag.com



18  19 

Ruhe gekommene Bewegung, hat indes ebenso mit der Pause 
zu tun. Eine Theaterpose assoziieren wir mit einer archety-
pischen, eher überkommenen Spielweise. Das Theater selbst 
kann eine Pose des Bürgertums sein, eine Kultur, deren Pau-
se im absoluten Sinne womöglich gekommen ist. Denn dieses 
Theater basierte auf Verträgen und Konventionen, deren Weg-
fallen wir nicht betrauern müssen. So entsteht in der Pause 
Raum für Neues, für das, was Theater heute sein kann, erneut 
erneuert, Magie. Für neue, heilende Verträge, eine weitere 
Dimension der Pause, in der Etymologie des englischen put, 
setzen, stellen, legen, eine Handlungsoption aus dem Poten
zial der Unterbrechung heraus, die nicht wieder aufnimmt, 
was vorher schon ein Problem war. So kann diese Pause, die-
ser Moment von Ruhe, zur Vorlage, zur Pause dessen wer-
den, was kommen mag, was wir uns herbeiimaginieren. Was 
wir nun tun, welche Praktiken wir hier etablieren, kann zur 
Blaupause werden und zur Basis einer neuen Theaterkultur 
der Zusammenkunft menschlicher und nicht-menschlicher 
Körper, eine Feier der Gegenwart, anerkennende Teilhabe, 
Pause als Befreiung. Der Druck des Lebens bricht sich Bahn 
durch die versteinerten Institutionen, die Leben in ihrem Sin-
ne angeeignet und verwertbar gemacht haben. Wir pausen 
ab, was die Pause ermöglicht hat, und kommen zu einem neu-
en, lebendigen Theater, new life theater. Wir atmen.

Stefanie Wenner, Professorin für Ange-
wandte Theaterwissenschaft an der HfBK 
Dresden seit 2015, Promotion in Philosophie 
an der FU Berlin 2001, seither Kuratorin und 
Dramaturgin in der Freien Szene, u. a. am 
HAU Berlin und bei den Impulsen. Seit 2014 
Betreiberin von apparatus, gemeinsam mit 
Thorsten Eibeler. Dort Arbeit an der Her-
stellung besserer Darstellung von Wirklich-
keit mit den Mitteln von Theater und Kunst.

ZEIGE DEINE WUNDE
Falk Schreiber

Zeige deine Wunde. Mache dich angreifbar. Öffne dich, 
breite die Arme aus, atme tief ein. Atme die Aerosole ein. 
Mache dich angreifbar.

Hier deine Wunde. Hier dein Körper, hier deine Infek-
tion, hier deine Verletzung. Hier deine Angst. Aufwachen, 
Schlafengehen, Aufstehen, Angst. Angst vor der Krankheit, 
vor dem Tod, vor dem Souveränitätsverlust. Zeige deine Wun-
de! Gib deine Souveränität auf! Souveränitätsverlust: irrele-
vant werden. Unsichtbar werden. Zeige deinen Antrag: Coro-
na-Soforthilfe für Soloselbstständige! (Aber nicht für dich, 
nicht für dich!) Zeige das Ablehnungsschreiben.

Hier dein Körper. Sei nackt, sei angreifbar. Es gibt 
hier ein Problem: Gib dem Problem einen Namen. Finde eine 
Lösung für das Problem, finde keine Lösung. Gehe online, 
schaffe Sichtbarkeiten, brich zusammen, stelle fest: Das funk-
tioniert alles überhaupt nicht! Das trägt sich nicht, da kommt 
kein Geld rein, die Miete für den nächsten Monat: fällt aus. 
Abendessen: fällt aus. Premiere: fällt aus. Oder: Das funktio-
niert doch. Warum auch nicht? Warum funktioniert das eine 
Projekt, warum funktioniert das andere nicht?

Hier dein Leben. Es gibt nichts mehr zu gewinnen, 
es gibt nur noch was zu lernen. Es gibt Netzwerke zu knüp-
fen, Solidaritäten zu entwickeln. Es gibt Strukturen, die hin-
terfragt werden wollen. Es gibt Ästhetiken, die neu gedacht 

© Alexander Verlag Berlin. www.alexander-verlag.com



20  21 

werden wollen. Gibt es eine Ikonografie des Lockdowns?  
Gibt es Images der Angreifbarkeit?

Zeige deine Wunde. Öffne dich. „Let me see your  
beauty broken down / Like you would do / For one you love.“  
(Leonard Cohen)

SHOWCASE IM SPLITSCREEN 
VIDEOBOTSCHAFTEN AN DIE DOMINANZKULTUR
Michael Annoff und Nuray Demir

DAS FREIE THEATER WAR SCHON IMMER IM  
LOCKDOWN

„Gimme my check, put some respeck on my check
Or pay me in equity, pay me in equity
Or watch me reverse out the debt“

APES**T, The Carters (2018)

Frühjahr 2020: Das Theater muss zu Hause bleiben. Auf 
eilig einberufenen Zoom-Konferenzen fängt es an, sich Sinn-
fragen zu stellen: Wie kann ich die Kunst der Begegnung und 
der Versammlung bleiben? Wie bleibe ich ohne öffentliche 
Orte lebendig? Was kann ich tun, um aus der Krise eine Chan-
ce zu machen?

Viele Theatermacher*innen erleben den pandemischen 
Lockdown als ein einschneidendes Ereignis. In der Quarantä-
ne ist ihrer Arbeit die Grundlage genommen. Eingesperrt im 
Homeoffice eröffnet sich der Raum, nach der Zukunft ihrer 
Zunft zu fragen. Zwischen iMac und Yogamatte übt die krea-
tive Klasse den Spagat zwischen Panik und Utopie. Wird der 
Kunst der Geldhahn zugedreht oder macht Not erfinderisch? 
Entsteht endlich ein postmigra … äh, -digitales Theater, das 
neue Publikumsgruppen viral erschließt? Das Leben muss 
irgendwie weitergehen. Was für viele Theatermacher*innen 
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eine neue Erfahrung darstellt, ist für Andere schon lange All-
tag: Die Grenzen sind dicht. Auf der Straße zu stehen und von 
der Polizei angesprochen zu werden. Bürgerliche Freiheit, 
aber kein Zugang zu bürgerlichen Institutionen. Depressiv, 
aber keine Therapie.

Im Jahr 2018 haben lediglich zehn Prozent der Men-
schen in Deutschland wenigstens einmal eine öffentlich geför-
derte Kulturinstitution besucht. Kann es sein, dass das Freie 
Theater für die Mehrheit der Menschen schon immer im Lock-
down gewesen ist? Liegt es vielleicht daran, dass sich das Thea
ter und sein Publikum schon lange vor Corona in Social Dis-
tancing geübt haben? Im Mai 2020 sind „systemrelevante“ 
Lohnarbeiter*innen längst wieder bei der Arbeit und schieben 
sogar Doppelschichten. Oder haben in Kurzarbeit andere Sor-
gen als Kulturbesuche. Offensichtlich erleben die Insider*in-
nen des Freien Theaters den Lockdown viel dramatischer als 
ihre Nicht-Besucher*innen. In der Stille der Heimarbeit erwa-
chen alte Audience-Development-Träume, in denen neue 
Besucher*innengruppen gewonnen werden, ohne dass man 
sich selbst ändern muss. 

Das Theater wird aber nur dann gestärkt aus der Kri-
se hervorgehen, wenn es von vorne beginnt: bei seinem Pro-
gramm und seinen Dramaturgien. 2018 drehten The Carters 
ihr „APES**T“-Video im Louvre und hatten schnell mehr Klicks 
als das Museum im ganzen Jahr Besucher*innen. Mona Lisa 
musste sich wie ein in die Jahre gekommener Stummfilmstar 
mit einer Statistinnenrolle begnügen. Traurig lächelnd schau-
te sie aus dem Hintergrund der Selbstkrönung einer Schwar-
zen Künstlerin zur Queen of Pop zu. In der Krise 2020 gehen 
TikTok-Tänze durch die Decke. Die Zuschauer*innenzahlen 
der Lockdown-Programme deutschsprachiger Kulturinstitu- 
tionen dümpeln jedoch im zweistelligen Bereich. Aus Millionen 
Menschen sind längst selbst mediatisierte Performer*innen 
geworden. Das Theater hat also nicht nur seine auratischen 
Aufführungsorte verloren, es muss auch noch auf denselben 
Plattformen wie falcopunch (mehr als acht Millionen Follo-
wer) und youneszarou (fünf Millionen Follower) um Aufmerk-

samkeit buhlen. Während die Lai*innen- und Alltagskultur in 
den ersten Tagen einen fulminanten Kreativitätsschub erlebt, 
dackelt die „Hochkultur“ mal wieder hinterher: Wozu Balkon-
konzerte kuratieren, wenn die sich in vielen Nachbarschaften 
wie von selbst organisieren?

SZENEN EINER GESPALTENEN GESELLSCHAFT

„Die meiste Zeit sitzen wir in einem oder zwei Zimmern 
und arbeiten, während jeder uns zur Verfügung stehenden Se- 
kunde. In fünf Jahren, erzählt mir jemand im Internet, wird es ein 
Drittel aller US-Amerikaner wahrscheinlich genauso machen: als 
Online-Freelancer freiberuflich und allein arbeiten.“
„Die Selbstsucht der anderen“, Kristin Dombek (2014)

Analoge Aufführungen fallen aus, die Theaterbühnen 
bleiben zu. In der unfreiwilligen Spielzeitpause wird frisch 
gestrichen, renoviert und Inventur gemacht. Die Programm-
verantwortlichen erproben zu Hause neue digitale Formate: 
Online-Inszenierungen und kontaktloses Theater, Live-Chats 
und Zoom-Panels, Screen-Sharings und Streams der guten 
alten Aufzeichnung von der Standkamera aus der letzten Rei-
he. Theater für alle (mit stabiler Internetverbindung). Die 
„neue“ Ästhetik des Splitscreens wird anscheinend zum Sinn-
bild der gesellschaftlichen Verhältnisse. Im Lockdown werden 
Wohnarbeitszimmer zum Guckkasten neuer Inszenierungs-
formen, die die Grenzen von Privatem und Professionellem 
verwischen lassen. Das Gegenwartstheater versammelt seine 
Akteur*innen in kleinen Kacheln unterteilt auf der Bühne des 
Screens. Auf allen Kanälen dasselbe Spiel: Dramaturg*innen 
und Künstler*innen beraten vor ewig gleichen Altbaukulissen, 
was zu tun ist. Hier und da ein Requisit bürgerlichen Dekors, 
aber irgendwie ironisch in Szene gesetzt. Weißer Stuck rahmt 
das Ganze. 

Im Lockdown sind die Theatermacher*innen wie so vie-
le in der Gesellschaft einer Illusion erlegen: dass sich in der 
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Bedrohung durch einen pandemischen Virus alle in der glei-
chen Situation befinden. In der Krise tritt die Digitalisierung 
plötzlich wieder in ihrer alten Paraderolle auf, in der sie seit 
Mitte der 1990er Jahre niemand mehr sehen wollte: Sie darf 
noch einmal darbieten, dass das Internet eine grandiose Demo-
kratiemaschine wäre. Und so verhüllt der Splitscreen im Frei-
en Theater und anderswo seinen Apparat, der alte Ungleich-
heiten wiederholt und vergrößert. Die digitalen Formate und 
Dramaturgien sind Teil dieser Illusion, weil die Kacheln den 
Eindruck erzeugen, dass alle Akteur*innen wirklich den glei-
chen Background hätten.

Festangestellte Dramaturg*innen müssen den Apparat 
notgedrungen am Laufen halten. Die Risiken und Belastun-
gen eines abrupt veränderten Bedarfs werden aber an die frei-
schaffenden Künstler*innen outgesourct. Obwohl die Künst-
ler*innen auf Ausfallhonorare hoffen und warten, machen 
viele Institutionen neue Rechnungen auf: Auch digitale For-
matentwicklungen kosten Geld. 

Die Neuerfindung des Theaters findet unter ungleichen 
Bedingungen statt. Während die großen Institutionen noch 
auf die Bedeutung der Kunst für Gesellschaft beharren, krat-
zen die Künstler*innen die nächste Miete zusammen. Und 
auch wenn Soli-Kampagnen so mancher Häuser Straßenzüge 
und Newsfeeds zieren, verschlimmert so manche kuratorische 
Idee die Ungleichheit in prekären Verhältnissen noch mehr. 
Die strukturelle Unterfinanzierung des Freien Theaters müs-
sen nach wie vor vor allem die Künstler*innen aushalten und 
zugleich flexibel auf die Anfragen des digitalen Notprogramms 
reagieren. 

Der Umbau des Apparats führt dazu, dass alte Illusio-
nen weitergesponnen werden. Viele Programme erweckten 
vor der Krise den Eindruck, ihre Positionen und Perspektiven 
für ein breites Publikum in der postmigrantischen Gesellschaft 
zu diversifizieren. Was aber ausblieb, war bisher eine nachhal-
tige Veränderung des institutionellen Apparats, der vermehrt 
migrantisierte Künstler*innen auf die Bühne brachte. Die In
stitutionen werden bis heute vor allem von sozial privilegierten 

Theatermacher*innen betrieben. Insbesondere diskriminier-
te Künstler*innen müssen zur gleichen Zeit bangen, endgültig 
aus dem Spiel geworfen zu werden. 

POSTMIGRANTISCHE PERSPEKTIVEN

„Voodoo, I can do what you do, easy“
Ready or not, The Fugees (1996)

Im Lockdown nimmt sich das Theater ganz viel vor. Auf 
seiner To-do-List steht: Nach der Krise muss ich die Kunst sein, 
die die postmigrantische Gesellschaft bei sich im Publikum 
versammelt. Tage und Wochen vergehen, und plötzlich ist so 
viel zu tun, dass das Theater vergisst, was früher schiefgelau-
fen ist. Es verzettelt sich mal wieder, denn schon vor der Kri-
se hätte es besser mehr getan, als nur migrantisierte Künst-
ler*innen in sein Programm zu integrieren. Auch wenn heute 
viel öfter von postmigrantischem Theater und Diversität die 
Rede ist, tun viele Institutionen so, als ginge es noch immer 
darum, sich „interkulturell zu öffnen“. Es geht aber nicht um 
die Bereitschaft weißer Dominanzkultur, sich selbst migranti-
sierte Positionen zur Seite zu stellen. Stattdessen müssen In
stitutionen lernen, dass sie keine Bollwerke sind, sondern fle-
xible Systeme von Öffnung und Schließung. Theater muss 
lernen, seine Apparate ständig auseinanderzunehmen und neu 
zusammenzubauen, kaum dass sie zu laufen beginnen. Nach-
dem Deutschland jahrzehntelang seine Realität als Einwan-
derungsland verpennt hat, geht es nicht allein darum, bisher 
ausgeschlossene Akteur*innen, ihre Geschichte(n), Forma-
te und Dramaturgien hereinzulassen. Ein postmigrantisches 
Theater ist nicht nur sein „diversitätssensibles“ Programm, es 
muss eine Institution sein, die sich kontinuierlich darauf vor-
bereitet, diejenigen am Apparat zu beteiligen, die in Zukunft 
noch dazukommen wollen.

Wenn das schon der Fall wäre, würde das Theater des 
Lockdowns vielleicht ganz anders aussehen. Das situierte Wis-
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sen von 70 Jahren Migrationsgeschichte(n) hätte Eingang in die 
Theaterarbeit gefunden. Denn lange bevor das Theater online 
ging, gab es schon Millionen Expert*innen für Homevideos in 
Deutschland. Mit Kassettenrecordern und Videokameras pro-
duzierten sogenannte Gastarbeiter*innen und ihre Familien 
schon mit modernsten Kommunikationstechnologien, als in 
weißen Amtszimmern noch von „Ausländerkulturarbeit“ die 
Rede war. Da wurden quer durchs Wohnzimmer bombastische 
Bühnenbilder gebaut, auf der Tanzbühne im Kinderzimmer 
probierte das Ensemble, und in der Küche schrie die Chefdra-
maturgin den Intendanten an. Wer solche Meisterwerke kennt, 
die als Kassetten- und Videobriefe an weit entfernte Verwand-
te und Freund*innen verschickt wurden, kann im Lockdown 
der Theater nur müde gähnen. Bereits 2004 analysierte Fatima 
El-Tayeb: „Das jüngste Medieninteresse an der ,zweiten Gene-
ration‘ scheint kaum mehr als eine erneute Objektifizierung, 
eher hippes Saison-Thema als echtes Interesse an den Lebens-
umständen dieser neuentdeckten Gruppe.“ Stattdessen ist die 
Postmigrantisierung des Freien Theaters bereits vor der Pan-
demie ins Stocken geraten. Der Erfolg von Identitätspolitiken 
ist in ein kuratorisches Paradigma übersetzt worden, über das 
die Institutionen der Dominanzkultur die Sichtbarkeit margi-
nalisierter Künstler*innen verwalten.

Dieses Paradigma führt dazu, dass eine marginalisier-
te Gruppe nach der anderen zum neuen Subjekt der Emanzi-
pation ausgerufen wird, nur um dann nach einer Weile von 
einer anderen ersetzt zu werden. Die Subjekte antidiskrimina-
torischer Kämpfe werden in den Spielplänen so schnell ausge-
wechselt und neu besetzt, dass sie kaum strukturell wirksam 
werden können: Queers vs. Kanaks vs. Crips vs. Climate. In 
den Konjunkturen identitätspolitisch informierter Program-
me werden diejenigen zur Verfügungsmasse (eher) privile-
gierter Kurator*innen, die die gerade aktuellen Marginalisie-
rungsdiskurse notgedrungen glaubhaft verkörpern.

Zu Beginn des Lockdowns war im Theater und darü-
ber hinaus plötzlich von Solidarität die Rede. Doch schon  
jetzt ist Skepsis erlaubt. Nach den ersten Geldspritzen 

und Sofortmaßnahmen scheint es so, als sollten vor allem  
die Ungleichheitsmaschinen intakt gehalten werden. Ob die  
Erfahrung der Pandemie tatsächlich dazu beiträgt, dass  
Solidarität über Identitäten und Interessen hinaus mehr ist  
als eine flüchtige Illusion, bleibt abzuwarten.

  	  
 

Michael Annoff arbeitet ethnografisch, 
kuratorisch und vermittelnd. Nach dem  
Studium der Volkskunde/Kulturanthropologie 
war Michael an der Graduiertenschule der 
Universität der Künste tätig und lehrte  
dort im Studium Generale. Seit 2016 akade-
mische Mitarbeit für Kultur & Vermittlung  
im Studiengang Kulturarbeit der FH Pots-
dam. Michael hat 309 Freund*innen auf 
Facebook. 
Nuray Demir arbeitet künstlerisch, kura-
torisch und choreografisch in den visuellen 
und performativen Künsten. Nach dem  
Studium der Freien Kunst realisierte Nuray
Projekte auf Kampnagel, in den Sophiensælen, 
dem Hebbel am Ufer in Berlin und bei den 
Wiener Festwochen. Seit 2019 ist sie Teil der 
künstlerischen Leitung von District*Schule 
ohne Zentrum. Nuray hat 261 Follower auf 
Instagram. 
Seit 2018 entwickeln Michael und Nuray 
gemeinsam „Kein schöner Archiv“. Es doku-
mentiert das immaterielle Erbe der post-
migrantischen Gesellschaft und wäre 2020 
Teil der Impulse-Akademie gewesen. Ab 
August 2020 ist „Kein schöner Archiv“ ein 
Jahr lang mit „Unfassbare Geschichte(n)“  
zu Gast im FHXB Friedrichshain-Kreuzberg 
Museum. „Kein schöner Archiv“ hat  
252 Likes auf Facebook. 
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BALLHAUS NAUNYNSTRASSE, BERLIN, 4. April 2020, Foto: Wagner Carvalho 
(Künstlerischer Leiter und Geschäftsführer), der im Haus arbeitet, während die 
Belegschaft größtenteils im Homeoffice ist.
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WWW.WASSOLLDASTHEATERIMINTERNET.DE 
WAS MACHT EIN INKLUSIVES THEATERKOLLEKTIV IN 
PANDEMIEZEITEN? HOMEOFFICE? 
Meine Damen und Herren

Am 11. März feierten wir auf Kampnagel im großen 
Team aus Theaterschaffenden mit und ohne Behinderung die 
Premiere von „Die Stadt bin ich“. Eine Woche später war die 
Stadt leer gefegt und unsere „Stadt“ gut verpackt im Fundus.

Direkt aus unserer gewohnten Struktur einer Theater-
produktion sind wir in den Shutdown gefallen. In der ersten 
Zeit waren wir damit beschäftigt, unsere Situationen zu klä-
ren: Wer ist wo „untergekrochen“? Geht es allen soweit gut? 
Wie können wir weiterhin zusammenarbeiten und mit allen in 
Kontakt bleiben? Denn die Voraussetzungen für virtuelle Tref-
fen mussten wir zunächst erst herstellen: Geräte und Software 
besorgen, den Umgang damit erklären und ohne real anwesen-
de Assistenz üben. Einige von uns besitzen weder Smartphone 
noch Computer – sehr viele haben noch nie zuvor eigenstän-
dig an einer Videokonferenz teilgenommen. Neben den tech-
nischen Aspekten gibt es viele Verfahrensfragen, wie wir ein 
digitales Ensemblemeeting inhaltlich produktiv und für alle 
zufriedenstellend gestalten. 

Auf anderen Ebenen verlief die digitale Zusammenar-
beit aber auch sehr schnell und unkompliziert. In unserem 
Netzwerk barner 16 haben wir per E-Mail, Sprachnachricht 
oder Handyvideo diverse Videos produziert und eine neue 
Hörspielreihe gestartet. Das ist uns wichtig: Unsere Stimmen 
bleiben so erst einmal hörbar.
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Wir lernen: 
Corona verschärft auch bei uns Ungleichheiten – inner-

halb des Ensembles sowie zwischen uns und anderen Grup-
pen. Einige gehen virtuos mit ihrem Smartphone um, andere 
haben keinerlei eigenständigen Zugang zum Internet.

Wir haben viel Neues gelernt, von dem wir zukünftig 
profitieren können. Allerdings müssen wir uns im ersten 
Schritt sehr intensiv mit Dingen beschäftigen, die für viele 
Menschen ganz selbstverständlich erscheinen, und verlieren 
so Zeit, die wir nicht für anderes – ob Kunst, Interessensver- 
tretung oder Selbstfürsorge – nutzen können.

Melanie Lux erzählt: „Wenn wir nicht mehr live mitei
nander proben können und jetzt zu Hause arbeiten – im 
Homeoffice, wie finde ich das denn? Also: Ich habe meine 
gewohnte Umgebung, ich kann besser nachdenken, kann Film-
chen zwischendurch drehen und an meine Kollegen schicken, 
kann mit euch in einer Videokonferenz sein und alle sehen 
und sprechen. Ansonsten gab es ja das Kontaktverbot, und ich 
wohne allein. Da fällt mir auch die Decke auf den Kopf – mir 
fehlt das, ihr alle in echt, in unserer gewohnten Umgebung ...“

Unsere produktive Kraft ist die Spontaneität. Wir inspi-
rieren und helfen uns im direkten gegenseitigen Austausch – 
wie Melanie beschreibt: in echt. 

Die gemeinsame Anwesenheit an einem Ort ist aller-
dings nicht nur für unseren Arbeitsalltag wichtig. Auch in un- 
seren Stücken sind körperliche Präsenz und die Atmosphäre 
im Raum von großer Bedeutung. Gerade auch weil Sprache für 
einige von uns mit Barrieren verbunden ist und wir daher ver-
schiedene Kanäle für Kommunikation und Verstehen nutzen.

Als Theater der Tat – auch im Konzeptions- und Pro-
benprozess, mehr als ein Theater des Wortes – haben wir bis-
lang noch nicht digital miteinander gespielt beziehungsweise 
performt. 

Jetzt erst, nach zweieinhalb Monaten, haben wir die 
Voraussetzungen dafür geschaffen. Wir sind produktiv, ohne 
Frage, aber langsam. Wir haben unsere letzte Produktion aus-
gewertet, ein regelmäßiges Körpertraining organisiert und den 

Versuch unternommen, diesen Text gemeinsam zu schreiben. 
Dabei haben wir besprochen, wo Chancen oder Risiken für 
Menschen mit Behinderung oder uns als Gruppe liegen, wenn 
sich das Theater verstärkt ins Internet verlagert. Die Schwie-
rigkeit an diesem Gespräch war allerdings: Die meisten hat-
ten noch keines der digitalen Formate gesehen. Unter anderem 
auch weil bislang bestehende Angebote zumindest für viele 
von uns nicht barrierefrei – im Sinne von gut auffindbar und 
verständlich – sind. Insofern werden wir eine Antwort auf die 
Frage, wie wir das „Theater im Internet“ bewerten oder welche 
Formate wir uns dafür ausdenken könnten, erst in der Zukunft 
erhalten, wenn wir einen Weg gefunden haben, dies selbst aus-
zuprobieren und zu reflektieren. Menschen, die ansonsten 
mit der mangelnden Barrierefreiheit „echter“ Theaterhäuser 
kämpfen, aber sich ohne Barrieren im Netz bewegen, sehen 
digitale Theaterformate vielleicht positiver als wir. Was als 
Chance oder Risiko gilt, hängt maßgeblich davon ab, wen man 
fragt. Und von den Alternativen – was, wenn ein Livestream 
auch nach der Pandemie den echten Besuch einer Vorstellung 
ersetzen soll?

Einige von uns benötigen gerade alle Kraft, ihren All-
tag zu bewältigen, andere schreiben in einer Geschwindigkeit 
neue Stücke, dass einem schwindelig wird. „Ein Mantel, nein, 
ein ganzer Mensch, eingekleidet in Mund-Nasen-Schutzmas-
ken – aneinandergenäht“, antwortet Dennis Seidel auf die Fra-
ge, wie er ein Kunstwerk zum Thema „Schutzkonzept“ gestal-
ten würde. Er selbst schreibt und spielt bei sich zu Hause, 
macht Musik, entwickelt Soloperformances mit Meerschwein-
chen und denkt an Live-Übertragungen aus seinem Zimmer. 
Er und auch Friederike Jaglitz betonen, dass der Vorteil die-
ser Arbeit sei, dass man seine Ruhe habe: Niemand redet 
einem rein oder macht Bemerkungen über das, was man tut. 
Allerdings kann das Erarbeitete auch mit Niemandem direkt 
besprochen werden, nicht persönlich. Die fehlende Resonanz 
der Zuschauenden bemängeln viele Gruppenmitglieder. 

Ein weiterer Aspekt des Theaters in Zeiten der Pande-
mie beschäftigt uns:
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Kunst greift tagesaktuelle Themen auf. Zum Beispiel 
die Frage der Triage – wer bekommt die notwendige ärztliche 
Unterstützung, wenn die Ressourcen nicht ausreichen? Gerade 
jetzt wäre es wichtig, die Perspektive von Menschen mit Behin-
derung sichtbar zu machen, die hiervon ganz direkt bedroht 
sind, dazu jedoch kaum gehört werden. Aber wie können wir 
solche Themen besprechen, erklären, uns ihnen stellen, wenn 
wir einander nicht berühren, nicht trösten können? Und wenn 
wir die Auswirkungen von dem, was wir sagen, nicht an den 
feinen Reaktionen unseres Gegenübers ablesen und unser Ver-
halten darauf abstimmen können?

Wenn die Kunst im digitalen Raum stattfindet (und sich 
zudem Rahmenbedingungen und der gesellschaftliche Kontext 
täglich verändern), steigen Tempo und Anspruch an Aktuali-
tät. Damit Schritt zu halten fällt uns schwer. Und wir sind vor 
allem dann langsam, wenn wir wirklich als Gruppe weiterge-
hen und nicht einige, zum Beispiel diejenigen ohne Internet-
zugang, zurücklassen wollen. Hier ist das Theater im digitalen 
Raum für uns eher Risiko als Chance. 

„Ein Objekt aus Palmen aus vielen Farben, die Palmen 
aneinandergebunden. Ein Reetdach, eine Tür, ein Häuschen 
mit Fensterchen, durch die man durchluschern kann. Wir kön-
nen uns da hinein verkriechen, wenn wir Schutz brauchen. 
Das Dach kann man öffnen, um Sonne zu tanken“, beschreibt 
Lina Strothmann ihr Schutzkonzept-Kunstwerk. Im Gegen-
satz zu Linas Palmenschutzraum können wir unsere Räume 
nicht eigenständig nach Bedarf öffnen. Wir sind einerseits 
freie Gruppe und andererseits Teil einer Werkstatt für Men-
schen mit Behinderung. Einige von uns haben ein erhöhtes 
Risiko für einen schweren Krankheitsverlauf. Zu den Regeln, 
die allgemein für die Theaterarbeit gelten, kommen so noch 
weitere Vorgaben hinzu, die uns auf absehbare Zeit eine noch 
stärker eingeschränkte (Proben-)Arbeit erlauben, Dienstrei-
sen (= öffentliche Auftritte) sind untersagt. Es zeichnet sich ab, 
dass der Theaterbetrieb ab Herbst weitgehend ohne die Betei-
ligung von Künstler*innen mit Behinderung hochgefahren 
wird. Jedenfalls ohne uns.

Also werden wir in unserem Tempo neue Formate und 
digitale Performances entwickeln und versuchen, trotzdem 
sichtbar zu bleiben. Wir hoffen, dann noch ein Publikum zu 
finden, das sich neben einem realen Theaterbesuch auch für 
Theater im Netz interessiert. Und vor allem hoffen wir auf eine 
„Rolle vorwärts“ – um die inklusive Öffnung des Theaterbe-
triebs mit Impulsen aus dem Lockdown wieder in Schwung zu 
bringen.

Meine Damen und Herren ist ein inklusives 
Theaterkollektiv aus Hamburg. Seit 1996 
arbeiten hier Schauspieler*innen mit soge-
nannter geistiger Behinderung. Auffüh-
rungsorte sind u. a. Kampnagel in Hamburg 
sowie das Forum Freies Theater in Düssel-
dorf. Das Team dieses Artikels besteht aus 
Katharina Bromka, Lis Marie Diehl, Josefine 
Großkinsky, Friederike Jaglitz, Melanie Lux, 
Tom Reinecke, Dennis Seidel, Paula Stolze, 
Lina Strothmann, Martina Vermaaten.
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