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EDITORIAL

WAS IST DER BFFS?
Der Bundesverband Schauspiel e.V. 
(BFFS) vertritt die berufsständischen 
sowie gewerkschaftlichen Interessen der 
Schauspieler*innen in Deutschland.

Er will die kulturellen, gesellschaft-
lichen, politischen, rechtlichen, tariflichen  
und sozialen Rahmenbedingungen 
verbessern bzw. schaffen, die sowohl den 
einzigartigen Schauspielberuf schützen,  
bewahren und fördern als auch die  
besondere Lebens- und Erwerbssituation 
der Künstler*innen berücksichtigen,  
die diesen Schauspielberuf ausüben.

Über 3.900 Mitglieder zählt der BFFS und 
ist damit in Deutschland der mitglieder-
stärkste Berufsverband der deutschen 
Bühnen-, Film- und Fernsehlandschaft 
und die größte Schauspielorganisation.

In dem Bewusstsein, dass Schauspieler*- 
innen sowohl Rückgrat als auch Gesicht 
unserer kulturell wichtigen aber auch 
sensiblen Film- und Bühnenkultur sind, 
pflegt der Bundesverband Schauspiel  
eine enge Vernetzung mit Politik,  
Sendern, Behörden, Filmgesellschaften  
sowie Theatereinrichtungen und anderen  
Verbänden bzw. Gewerkschaften.

Liebe Kolleg*innen, 
liebe Leser*innen,

als neuer Leiter des Schauspiegels ist es mir eine 
Freude, Ihnen diese Ausgabe präsentieren zu dür-
fen. Ich möchte die Gelegenheit zunächst nutzen, 
um Antoine Monot, Jr. zu danken, der in den letz-
ten Jahren das Magazin erfolgreich geleitet hat. Sein 
Engagement und seine Arbeit haben das Magazin 
zu dem gemacht, was es heute ist. Ein großer Dank 

gilt auch unserem erfahrenen Redaktionsteam, das mit viel Kreativi-
tät, Energie und Können hinter jeder Ausgabe des Schauspiegels steht.  
Ich bin dankbar für die Zusammenarbeit und freue mich auf weitere 
spannende Ausgaben.

In dieser Ausgabe möchten wir uns mit einem wichtigen Thema ausei-
nandersetzen: der kulturellen Teilhabe. Kunst sollte für alle zugänglich 
sein, unabhängig von der sozialen Herkunft oder finanziellen Situati-
on. Doch ist das wirklich so? Die kulturelle Teilhabe ist ein wichtiger 
Faktor für eine vielfältige und demokratische Gesellschaft, denn sie 
ermöglicht es allen Menschen, an der kulturellen Entwicklung unserer 
Gesellschaft teilzunehmen. Wir stellen Fragen, schauen auch in unsere 
Branche hinein und stellen Ihnen unter anderem eine Initiative vor, 
die sich zum Ziel gesetzt hat, junge Menschen für Kunst und Kultur 
zu erreichen.

Außerdem beginnen wir in dieser Ausgabe damit, unsere BFFS- 
Regionalpat*innen vorzustellen und werden in jeder weiteren Ausgabe 
neue vorstellen. Diese leisten wichtige regionalpolitische Arbeit, orga-
nisieren Stammtische, Veranstaltungen und sind eine wichtige Säule 
des Bundesverbands Schauspiel.

Ich hoffe, dass Sie in dieser Ausgabe des Schauspiegels nicht nur inte-
ressante Artikel finden, sondern auch inspiriert werden, sich für eine 
offene und zugängliche Gesellschaft einzusetzen. Eine Gesellschaft, in 
der jede*r die Möglichkeit hat, seine und ihre künstlerischen Interes-
sen auszuleben und zu entwickeln.

Ich möchte mich abschließend bei Ihnen, unseren geschätzten Leser- 
*innen, für Ihre Aufmerksamkeit und Ihr Interesse an unserem  
Magazin bedanken. Viel Freude beim Lesen dieser Ausgabe!

Herzlichst,

Beka BedianaF
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HANNA MURAJDA, 
ILLUSTRATORIN 

Damit Kultur für 
alle zugänglich ist, 
habe ich als Leitmotiv 
für diese Ausgabe 

das Kulturerbe gewählt. Die Inspiration 
für die Illustrationen stammen aus einer 
breiten Auswahl von Kunstwerken und 
Epochen: Griechische Kunst der Antike, 
Altägyptische Kunst, Tizian, Leonardo 
da Vinci, Sandro Botticelli, Harald 
Hakenbeck, Carl Gotthard Langhans, 
René Magritte, Robert Indiana, 
Andy Warhol, Caspar David Friedrich, 
Lucio Fontana, Albrecht Dürer ....
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BFFS & BRANCHE

Die Sonne scheint, die 
Temperaturen steigen, 
der Sommer steht  
in den Startlöchern. 
Auch wir beim BFFS 
nutzen die kraftvolle 
Energie des Sommers, 
um die Anliegen von 
uns Schauspieler*innen 
weiter voranzubringen. 
Das geht besonders 
gut mit frischem 
Wind, den unsere 
neuen Mitglieder 
mitbringen. In 
diesem Sinne … 
Herzlich willkommen, 
Schauspieler*innen! …

Alina Abgarjan,
Jesse Albert,
David Alonso,
Marina Arsangerieva,
Sebastian Bauer,
Linda Blümchen,

Roman Boeer de Garcez,
Nina Brandhoff,
Klara Contzen,
Liudmila Valdivia Diaz,
Polya Dimitrova,
Patrick Christopher Ehler,
Marcel Eid,
Max Engelke,
Joy Ewulu,
David-Jonas Frei,
Patrik Gast,
Julius Gause,
Marvin Götting,
Sebastian Griegel,
Hanna Habersetzer,
David Hark,
Amy Grace Hug,
Nicole Johannhanwahr,
Maren Kling,
Peter Erhard Knirsch,
Moritz Koll,
Tabea Kötter,
Ada Kowalewski,
Andreas Krämer,
Lilly Krug,

Bayan Layla,
Laurenz Lerch,
Deborah Lettner,
Richard Lingscheidt,
Daniela Liu,
Nina Lung,
Agnes Mann,
Felix Mayer,
Sophie Melbinger,
Albert Mikovits,
Martin Molitor,
Miriam Morgenstern,
Chiara Melanie Müller,
Raika Nicolai,
Barbara Nöske,
Luca Oeltjenbruns,
Manuel Ossenkopf,
Andrea Osvart,
Anja Pahl,
Sarah Palarczyk,
Vera Passy,
Ingo Paulick,
Sina Peris,
Thekla Raestrup,
Fariborz Rahnama,

Kim Rosner,
Veit Schieder,
Freerik Schmid,
Lars Schmidtke,
Joël Schnabel,
Nico Schneider,
Stephanie Schreyvogl,
Michael Schüller,
Sebastian Schulze,
Claudia Schwartz,
Marina Senckel,
Jessica Sommeling,
Marietta Steffen,
Annette Strasser,
Ismail Tanriver,
Frederik von Lüttichau,
Florian von Manteuffel,
Philipp von Schön-Angerer, 
Lasse Weber,
Michaela Weingartner,
Barbara Weiß,
Emilija Wellbrock,
Magdalena Wiedenhofer,
Daniel Wiemer,
Aleksandra Zamon

Herzlich willkommen im Bundesverband Schauspiel!
VON BFFS-VORSTANDSMITGLIED SIMONE WAGNER

Schauspielerin 
und BFFS-Vor-
standsmitglied
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Stammtisch-Übersicht 
Das BFFS-Netzwerk: Virtuelle & Präsenz- 
Stammtische zu einem Thema je nach Region
Die bundesweiten BFFS-Stammtische, die wir durch die Coro-
na-Pandemie gezwungenermaßen virtuell durchführen mussten, ha-
ben uns in der Krise gezeigt, dass wir sehr viele Mitglieder auf diesem 
Weg unkompliziert erreichen können. Daher werden wir weiterhin 
unseren Mitgliedern in jedem Quartal, sprich viermal im Jahr, einen 
bundesweiten virtuellen Stammtisch anbieten. Diese werden vom 
Vorstand und/oder von den Regionalpat*innen der einzelnen Regi-
onen/Städte organisiert und zu einem besonderen Thema von einem 
Regionalpat*innen-Team geführt. www.bffs.de/stammtische/
Darüber hinaus wird es auch wieder Präsenz-Stammtische in den ein-
zelnen Regionen/Städten geben. Diese werden nicht mehr zwingend 
jeden ersten Montag im Monat stattfinden. Per Newsletter informieren 
wir unsere Mitglieder, wann und wo diese stattfinden.
Alle Mitglieder sind dazu herzlich eingeladen, sich anregend und kre-
ativ auszutauschen. Werden auch Sie jetzt Mitglied! ALLE ORTE UND TERMINE

bffs.de/stammtische/

MITGLIED WERDEN

bffs.de/anmeldeformular/
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KLAPPE AUF!
Mitglieder des BFFS sprechen mit 
Regisseur*innen, Caster*innen, 
Producer*innen und Kameraleuten 
unter anderem über ihre Arbeitsweisen, 
Ideen und Projekte. 2012 wurde „Klappe 
auf!” in Hamburg ins Leben gerufen 
und ist inzwischen auch in Berlin und 
Stuttgart zu einem festen Bestandteil 
geworden. www.klappeauf.online

Ihre Ansprechpartnerin, wenn 
es um Schauspiel geht.

ZAV-Künstlervermittlung
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Neue Folgen – inspirierende Gäste

Spannende Gäste zu diversen Themen rund 
um die Schauspielbranche sind in den neuen 
Folgen des Schauspielheld*innen Podcasts zu 

Besuch. Jeden ersten Donnerstag im Monat veröf-
fentlicht unser 6-köpfiges Moderationsteam Johan-
nes Franke, Anja S. Gläser, Isabel Lamers, Alexandra 
Schiller, Christian Senger und Nicolai Tegeler ab-
wechselnd eine Folge. Zu hören ist der Schauspiel-
held*innen Podcast auf Spotify und iTunes.

Aus der Sicht einer Schauspielerin
Wie kann man mit herausfordernden Situati-
onen umgehen?
In der aktuellen Folge ist Schauspielerin und Syn-
chronschauspielerin Jenny Löffler zu Gast. Im Ge-
spräch mit Schauspielheld*innen Podcast Mode-
rator Nicolai Tegeler gibt sie einen Einblick in ihre 
berufliche Laufbahn als Schauspieler*in und in ihre 
Sichtweise auf den Beruf. 

Wie ist sie mit herausfordernden Situationen um-
gegangen? Welche Tipps hat sie im Umgang mit 
herausfordernden Erlebnissen? Hat sie Mobbing als 
Schauspielerin erlebt? Was wünscht sie sich für die 
Branche?
Ein offenes Gespräch, das ehrliche Einblicke 
in die Arbeit von Jenny Löffler gewährt. 

Vorhang auf für den neuen Vorstand 
Was liegt den neuen BFFS-Vorstandsmitglie-
dern am Herzen?
In dieser Folge sind die beiden neuen Vorstandsmit-
glieder Katharina Abt und Beka Bediana zu Gast. 
Moderiert wird die Folge von Alexandra Schiller. 
Sie erzählen, warum sie zur Wahl angetreten sind 
und geben einen spannenden Einblick in die Einar-
beitung in ihre Vorstandsarbeit und ihre Aufgaben.
Was ist der Schwerpunkt ihrer Arbeit? Was liegt ih-
nen besonders am Herzen, was sind ihre Lieblings-
themen? Was hat sich das neue Vorstandsteam für 
seine Amtszeit vorgenommen? 
Ein authentisches Gespräch, das uns Kathari-
na Abt und Beka Bediana näherbringt.

Motion Capture – Arbeitsfeld für Schauspie-
ler*innen
Wie sieht die Arbeit für Motion Capture aus?
In dieser Folge sind Philip Erdsiek und Christoph 
Schulte von metricminds zu Gast. Moderiert wird 
die Folge von Alexandra Schiller. Gemeinsam spre-
chen sie darüber, was metricminds macht und über 
das Berufsfeld des Motion Capture. 
Was ist der Unterschied zwischen Motion Capture 
und Performance Capture?
Wie sieht die Arbeit für Schauspielende aus? Brau-
che ich besondere Fähigkeiten als Schauspieler*in? 
Was kann ich alles spielen? Welche Empfehlungen 
haben Philip und Christoph, wenn man sich für 
Motion Capture bewerben möchte?
Ein sehr informatives Gespräch, das ein 
spannendes Arbeitsfeld für Schauspielende 
vorstellt. 

itunes: https://apple.co/3nySLk6
Spotify: https://spoti.fi/3qwHORZ

Kostenlose Rechtsberatung 
für BFFS-Mitglieder
Der BFFS wird von den Rechtsanwälten 
Bernhard F. Störkmann und Brien Dorenz in  
allen rechtlichen Belangen unterstützt.  
Die Geschäftsstelle des BFFS in Berlin ist  
für Mitglieder in rechtlichen Fragen die 
erste Anlaufstelle. Wenn Sie eine 
Rechtsberatung benötigen, wenden Sie sich 
zur Terminkoordination bitte per E-Mail oder 
telefonisch an die Geschäftsstelle des BFFS.

Schauspielheld- 
*innen Podcast
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Direkt auf die Ohren!

VON YUGEN YAH

YUGEN YAH  
ist Regisseur und 
Filmemacher 
aus Berlin und 
selbst Initiator 
und Moderator 
seines Film-
schaffenden-
Podcasts, dem 
Indiefilmtalk 
und arbeitet 
beim BFFS an 
dem Schau-
spielheld*innen 
Podcast.
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BFFS & BRANCHE

In den letzten Editionen unserer Beitragsserie „Di-
rekt auf die Ohren“ haben wir uns hauptsächlich 
spannende deutschsprachige Podcast-Formate 
genauer angeschaut. Wir haben über Formate ge-
schrieben, die sich mit den Themen des Schau-
spiels, Synchronschauspiels oder der allgemeinen 
Film- und Theaterarbeit beschäftigen. In dem heu-
tigen Beitrag wollen wir englischsprachige Pod-
casts vorstellen, die spannende Einblicke in die 
Arbeit von Oscar nominierten Schauspieler*innen 
geben, die sich mit der erfolgreichen Drehbuchar-
beit beschäftigen oder auch Formate, die die Ar-
beit hinter der Kamera in den Fokus rücken. Wie 
immer wünschen wir euch viel Spaß beim Stöbern 
und Reinhören!

01.  In the Envelope | Backstage
Bei „In the Envelope” geht Backstage-Redakteur 
Jack Smart wöchentlich ins Gespräch mit Schau-
spielgrößen wie Reese Witherspoon, Brandon Fra-
ser oder Ana de Armas. In den intimen Gesprächen 
geben die Schauspieler*innen Einblicke in ihre Ar-
beitsweisen, die Filmindustrie und reden über ihren 
persönlichen Weg in die Filmbranche.
Zu hören auf – Webseite | Spotify | Apple Podcast

02.  Script Notes
Die beiden Drehbuchautoren John August und Cra-
ig Mazin sprechen in diesem Drehbuchpodcast über 
die Arbeit an Stoffen für Kino, Fernsehen und The-
ater. Mit ihren Gästen reden sie über das Schreib-
handwerk, geben Einblicke in Schreibtechniken und 
sprechen über alles, was mit dem Drehbuchhand-
werk zu tun hat.
Zu hören auf – Webseite | Spotify | Apple Podcast

03.  Team Deakins
Wer einmal hinter die Arbeitsweise eines der erfolg-
reichsten Kameramenschen Hollywoods schauen 

wollte, hat mit dem Podcast „Team Deakins“ die 
Möglichkeit dazu. In dem Podcast geht der für ei-
nen Oscar nominierte Kameramann Roger Deakins 
mit James Deakins und Gästen ins Gespräch über 
die Kameraarbeit an großen Hollywood-Filmen.
Zu hören auf – Webseite | Spotify | Apple Podcast

04.  MUBI Podcast
In der dritten Staffel des MUBI Podcasts dreht sich 
alles um die Filmmusik und die Geschichte hinter 
ikonischen Filmtracks, die jede*r kennt. Sie schauen 
sich die ikonische Musik von Filmen wie „2001 –  
Odyssee im Weltraum“ oder „After Sun“ genauer 
an und gehen der Frage nach, wie diese Sounds den 
Weg in die Popkultur gefunden haben.
Zu hören auf – Webseite | Spotify | Apple Podcast

05.  Behind The Screen | The Hollywood 
Reporter
Dieser Podcast beschäftigt sich mit der Arbeit hin-
ter der Kamera. „The Hollywood Reporter“ Redak-
teurin Carolyn Giardina spricht in diesem Format 
regelmäßig mit Cinematograph*innen, Kompo-
nist*innen oder Editor*innen über die Magie der 
Filmkunst und darüber, was ihre Arbeit so beson-
ders macht.
Zu hören auf  – Webseite | Spotify | Apple Podcast

Wie kann ich Podcasts hören?
Mit Smartphone, Tablet oder Computer können die 
Audioinhalte heruntergeladen oder gestreamt wer-
den. Gängige Apps sind für Apple-User*innen das 
vorinstallierte Apple Podcast. Für Android bietet 
der „Playstore“ zum Beispiel Podcast-Addict oder 
Google Podcast. Auch mit Streaming-Anbietern 
wie Spotify oder Deezer kann man auf die meisten 
Podcasts zugreifen. Wer keine App nutzen möchte, 
kann immer die Episoden auch über die Webseite 
des Podcasts anhören.

Ihr wart unsere 
Weggefährt*innen, Vorbilder 
und Lehrmeister*innen. Ohne 
Euch wären wir nicht die, die 
wir sind. Wir gedenken Eurer 
Lebensleistung mit Respekt und 
behalten die vielen Menschen 
in Erinnerung, die ihr in Eurem 
Leben gewesen seid.

„Dem Mimen flicht die 
  Nachwelt keine Kränze.“   
  FRIEDRICH SCHILLER

KARIN GREGOREK
* 26. September 1941 in Wendorf 
†  21./22. April 2023 in Berlin

HEDWIG CHARLOTTE „LOTTI” KREKEL
* 23. August 1941 in Roetgen
 † 11. April 2023

MARIA SEBALDT  
* 26. April 1930 in Berlin
† 4. April 2023 in München

SVEN WALSER
* 26. April 1963 in Bremen
 † 4. April 2023 in Berlin

ROBERT GALLINOWSKI
* 3. Oktober 1969 in Aachen
 † 28. März 2023 in Berlin

UWE JELLINEK 
* 25. Dezember 1953 in Erlabrunn im Erzgebirge
 † 17. März 2023 in Berlin

IN MEMORIAM

Wenn Sie mit dem Bundesverband Schauspiel 
Kontakt aufnehmen möchten, können Sie 
sich gern von Montag bis Freitag zwischen  
9 und 17 Uhr an unsere Geschäftsstelle wenden:

Bundesverband Schauspiel e.V.   
Kurfürstenstraße 130, D-10785 Berlin

Tel: +49 (030) 225 02 79 30   
info@bffs.de   www.bffs.de

BFFS-Geschäftsstelle

DEINE PERLEN
Als Mitglied des BFFS haben  
Sie die Möglichkeit, sich 
kostenfrei mit einem Foto auf 
„DeinePerlen.de” zu präsentieren. 
Die Plattform ermöglicht eine 
gezielte Suche nach Namen, 
Spielalter, Geschlecht, Region  
und bietet Links an, die je 
nach Wahl der einzelnen 
Schauspieler*innen zu ihren 
persönlichen Profilangaben  
auf die eigene Homepage, auf  
die Agentur-Website oder 
direkt auf die Casting-
Datenbanken führt. Mit diesem 
Gemeinschaftsprojekt möchten 
wir unseren Verband stärken 
und das berufliche Fortkommen 
jedes einzelnen unterstützen. 
Gewerkschaft stärken! Gesicht 
zeigen! Auf DeinePerlen.de.

Podcasts von und für die Theater- und Filmbranche
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Wir freuen uns, auch in dieser 
Ausgabe eine bunte Auswahl an 
Büchern vorstellen zu können. 
Möchten Sie ebenfalls ein Buch, 
das Sie oder ein*e Kolleg*in 
geschrieben haben, vorstellen, 
schreiben Sie gerne an 
julia.rahmann@bffs.de. 
Wir freuen uns auf Ihre 
Zuschriften!

Buchvorstellung 
von Kolleg*innen

Vor wenigen Monaten 
erschien click, like & follow – 
ein Buch, das das ›Make  
or Buy‹ des digitalen 
Self-Marketings erfolgreicher 
Künstlerexistenzen in  
den Fokus rückt. Thema:  
der optimierte Umgang  
mit Online-Kanälen, Social- 

Media-Tools und Internet-Plattformen.
Welche Maßnahmen sollte ein Kunstschaf-
fender alleine ausführen und ab welchem 
Zeitpunkt und für welche Problemstellungen 
ist professioneller Support von außen die 
bessere Lösung?

Click, like & follow 
von Roberto De Simone

Yma wusste schon immer,  
dass sie anders ist. Sie kann 
Mitleid empfinden. Und das 
ist hochgefährlich. Denn in 
Vahvin überleben nur die 
Starken und Gesunden. Den 
Schwachen zu helfen, ist 
unter Höchststrafe verboten. 
Yma muss ihre Emotionen 

sorgsam unter Kontrolle halten. Doch 
dann verschwindet ihre beste Freundin. 
Auf der Suche nach ihr begegnet Yma dem 
geheimnisvollen Len. Was er ihr zeigt, 
stellt Yma vor eine harte Entscheidung:  
Wer will sie sein? Wie will sie leben?  
Und was wird sie riskieren für eine  
gerechtere Welt?

Broken World – 
Wie willst du leben?
von Jana Voosen

Es haben uns wieder spannende Projektvorstellungen erreicht. 
Herzlichen Dank für all die Zuschriften. Möchten auch Sie  
von Ihrem zweiten Standbein oder einem Projekt berichten, 
dann schreiben Sie bitte an julia.rahmann@bffs.de

Mit einem Bein im Schauspiel  
und mit dem anderen …?

XXXY-Filme von Genoveva Mayer,  
Jennifer Ehnert, Steffen Wink  
und Michael Ehnert

Wie die meisten von uns wussten auch 
wir schon vor der Pandemie, dass wir 

uns in unserem Job breit aufstellen müssen. 
Kaum eine*r von uns lebte allein von seinen 
Drehtagen. Ein Zweit- und ein Drittjob sind 
und waren Standard. Und wenn es zu künst-
lerischen Engagements kam, war die Grenze 
zur Selbstausbeutung auch stets fließend. 
Umso wichtiger, dass es den BFFS gibt, der 
uns schützt und unterstützt. Wir vier haben 
jetzt aber entschieden, in unseren Neben- 
tätigkeiten in der Filmbranche zu bleiben. 
Wir haben all unsere unterschiedlichen  
Fähigkeiten zusammengeworfen und in den 
zurückliegenden Monaten drei tolle Filme 
produziert. Ohne jeden Etat, aber mit viel 
Liebe. Wir schreiben, inszenieren, organisie-
ren, schneiden, designen und produzieren 
unsere Kunst komplett selbst. Wir verdienen 
damit (noch) nichts, im Gegenteil, wir zahlen 
dabei (noch) drauf, aber durch das Eintau-
chen in andere Funktionen haben wir  
wahnsinnig viel über das Filmemachen  
gelernt – was letzten Endes (und da  
schließt sich der Kreis) unserem  
Schauspiel voll zugutekommt. Wenn Ihr  
Zeit und Lust habt, schaut doch mal  
auf unserer Seite www.xxxy-filme.de  
oder bei Instagram xx.xy.filme.

Sketchreihe „melmania” 
von Melanie Adler

Sketche waren schon immer in meinem 
Kopf, später dann in vielen Notizbüchern 

verteilt. Dann kam Corona und meine  
Sketchreihe „melmania” hat mich über die 
lockdownschen Zeiten der Pandemie gerettet. 
Dank der Kulturförderung Schleswig- 
Holstein hatte ich 2000 Euro zur Verfügung 
und tolle Kolleg*innen, die no budget  
mitgespielt haben (zumindest in der 1. Staffel).  
Zur Zeit der 2. Staffel durften sich nur zwei 
Haushalte treffen, daher habe ich alles selber 
gespielt. Es sind meist kleine Situationen, die 
mir einfallen. Sicherlich haben einige mit 
meinem eigenen Leben zu tun, aber oft sind es 
auch Situationen, die ich beobachte, die mich 
zu den Sketchen inspirieren. Die Frage der 
Umsetzung ist die schwierigste, denn  
es soll ja schließlich der Komik in meinem 
Kopf ähneln. Ich würde „melmania”  
gerne fortsetzen, doch fehlt es an  
Förderungsangeboten für solche Projekte.
Instagram:  
@melanie_adler_actress_hamburg 
YouTube: @melmania_germany

BFFS & BRANCHE
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Warum bist du BFFS-Regionalpat*in geworden 
und welche Themen liegen dir besonders am Her-
zen?
SANDRA FLECKENSTEIN: Um ehrlich zu sein, bin ich 
da so reingerutscht, bzw. wurde von den damaligen 
Frankfurter Regionalpat*innen bezirzt, umgarnt 
und schließlich „überredet“. Schnell wurde mir aber 
klar, dass ich das „Gewerkschafts-Gen“ bereits in 
mir trage. Mein Großvater war viele Jahre Betriebs-
ratsvorsitzender eines DAX-Konzerns und hat sogar 
das Bundesverdienstkreuz von Willy Brandt verlie-
hen bekommen. Nicht, dass das wichtig wäre, aber 
er war immer ein großes Vorbild für mich und ich 
bin mit den Werten aufgewachsen, sich für andere 
Menschen, bessere Arbeitsbedingungen und ein fai-
res Miteinander einzusetzen.

Was macht dir an der Arbeit als Regionalpat*in 
besonders Spaß?
Beim BFFS wird Gemeinschaft, Zusammenhalt 
und gegenseitige Unterstützung gelebt. Es werden 
wichtige Themen vorangetrieben, Begegnungen 
auf Augenhöhe und Austausch geschaffen. All das 
hat mich schon vor meinem Amtsantritt als Regio-
nalpatin 2019 beeindruckt und es macht mir große 
Freude, das sowohl nach innen in den Verband, als 
auch nach außen zu repräsentieren und mitzugestal-
ten. Zusammenhalt bedeutet, gemeinsam durch die 
größten Unwetter zu ziehen, ohne dabei jemanden 
im Regen stehenzulassen. Und gemeinsam im Re-
gen zu tanzen, macht dabei besonders viel Spaß.

Wie habt ihr als Regionalpat*innen-Team die 
Stammtische durch die Coronazeit gebracht?
Durch das pandemiebedingte Kontaktverbot durf-
ten leider bis auf weiteres erstmal keine Stammti-
sche in Präsenz stattfinden. Daher wurden die On-
line-Stammtische geboren, die gut angenommen 
und genutzt wurden, was uns wahnsinnig gefreut 
hat. Wir, die Frankfurter Regionalpat*innen, ha-

ben u. a. dafür interne Stammtische zum Thema 
„Wünsche an Caster*innen“ organisiert. Damit wur-
de Raum für Austausch geschaffen und über die 
Schwarmintelligenz und Erfahrungen der Mitglie-
der konstruktive Veränderungsideen gesammelt. 
Diese hat der Vorstand dann in „heißen“ Diskussio-
nen an den BVC weiter kommuniziert, mit dem Ziel, 
erstmal ein gemeinsames Verständnis von Casting 
zu entwickeln. Gerade sind wir wieder in den Vor-
bereitungen, um uns ganz bald auch wieder im „real 
life” mit unseren Kolleg*innen in Frankfurt treffen 
zu können. Wir freuen uns, euch wiederzusehen!

Wenn du kein*e Schauspieler*in geworden wärst, 
welchen Beruf hättest du alternativ gewählt?
Nach meiner Schauspielausbildung, während ich 
von Casting zu Casting tingelte, hier mal einen Kurz-
film oder da mal eine Vorabendserie drehte, habe ich 
noch Film- und Theaterwissenschaften studiert. Ich 
habe schnell gemerkt, dass man als Schauspieler*in 
meistens „das kleinste Rädchen im Getriebe“ ist 
oder zumindest so behandelt wird. Deshalb wollte 
ich mit dem Studium gerne dorthin, wo man „wirk-
lich was bewegen“ kann – in die Spielfilmredaktion 
einer öffentlich-rechtlichen Rundfunkanstalt. Das 
Studium war mit Bestnoten abgeschlossen, die Be-
werbung für den Hessischen Rundfunk schon im 
Briefumschlag, als ich ein Schlüsselerlebnis mit 
Liane Jessen, der damaligen Leiterin des Fernseh-
spiels hatte. In einem Seminar, das sie leitete, hielt 
sie mir auf brutal ehrliche Weise nach meiner Vor-
stellung vor versammelter Mannschaft den Spiegel 
vor: „Schauspielerin oder Redakteurin? Was sind Sie 
denn jetzt? Beides geht nicht.“ Ich hörte auf mein 
Herz, schickte die Bewerbung nicht ab und commit-
tete mich zu 100 Prozent zum Schauspiel. Und ab 
dann, wen überrascht es, ging es bergauf. Jahre spä-
ter war ich in meinem Amt als BFFS-Regionalpatin 
mit Simone Wagner, unserer BFFS-Schatzmeisterin, 
vom OB der Stadt Frankfurt in den Kaisersaal ein-F
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Warum bist du BFFS-Regionalpat*in geworden 
und welche Themen liegen dir besonders am  
Herzen?
Ich begleite nun den BFFS seit vielen Jahren und habe 
verschiedene Stammtische immer gerne besucht. Neu 
in Hamburg war ich erst einmal Teil der Organisation 
rund um „KLAPPE AUF!“ beim Filmfest Hamburg. 
Ich mag die Zusammenarbeit mit anderen Kolleg*in-
nen über das eigene Berufsfeld hinaus. Und als dann 
die Anfrage vom BFFS Nord kam, hab ich nicht lange 
gezögert und zugesagt. Vor allem Tipps und Erfah-
rungen rund um die Themen soziale Absicherung, 
Verträge und Schauspielschulen weiterzugeben und 
zu verbreiten, ist dabei eine Herzensangelegenheit.

Was macht dir an der Arbeit als Regionalpat*in 
besonders Spaß?
Durch den Austausch zwischen den einzelnen Abtei-
lungen im BFFS und der Möglichkeit zur Mitgestal-
tung von Abläufen habe ich das Gefühl, etwas bewe-
gen zu können. Und das ist eine große Genugtuung. 

Wie habt ihr als Regionalpat*innen-Team die 
Stammtische durch die Corona-Zeit gebracht?
Ich war zu diesem Zeitpunkt noch nicht Pate. Aber 
mir haben die Angebote vom BFFS, bundesweite 
und regionale Stammtische online verfolgen zu kön-
nen, sehr gefallen. Und das Osterfrühstück werde 
ich bestimmt auch nicht vergessen.

Wenn du kein*e Schauspieler*in geworden wärst, 
welchen Beruf hättest du alternativ gewählt?
Mediengestalter Digital- und Printmedien

Gibt es eine Erfahrung, die dein Leben nach- 
haltig verändert hat?
Die Erfahrungen aus einem Sprechlehrgang bei Ka-
tharina Koschny vor einigen Jahren, bei dem es u. a. 
auch um Persönlichkeitsentwicklung ging, haben 
mich sehr beschäftigt und verändert.

Was sollte ein*e Schauspieler*in unbedingt können? 
Eigenverantwortlich für seine Rolle Gründe, Motive 
und Lösungen zu finden und damit einhergehend 
zuzuhören, sich zu hinterfragen und „Ja zu sagen“, 
finde ich essentiell.

Welche Persönlichkeit beeindruckt dich und  
warum?
Meine Eltern. Weil ich weiß, woher sie gekommen 
sind und weil ich sehe, wo sie jetzt sind.

Wenn du ein Video von einer Situation aus deinem  
Leben haben könntest, welche Situation würdest 
du wählen?
 Der Moment, in dem mir fünf Minuten vor meinem 
Auftritt in „Die Räuber“ die Zusage für die deutsche 
Erstbesetzung von „Erwin Bach“ in Tina – Das Tina 
Turner Musical mitgeteilt wurde – das würde ich zu 
gerne nochmal sehen.

Welche Serie/Film hat dich in der Kindheit  
geprägt?
Lethal Weapon. Mit Mel Gibson und Danny Glover. 
Ich glaube, ich war um die 13 Jahre alt. Großartige 
Zeit. Und davor? Zählt „Die Sendung mit der Maus“ 
als Serie?

Hamburger Regionalpate 
Simon Mehlich 
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Warum bist du BFFS-Regionalpat*in geworden 
und welche Themen liegen dir besonders am  
Herzen?
JAN HASENFUß: Wie so oft … durch einen Zufall! 
Antoine Monot fragte mich 2017 bei Dreharbeiten, 
ob ich das Leipziger Team unterstützen könnte, da 
die beiden damaligen Pat*innen aufhören wollten.

Was macht dir an der Arbeit als Regionalpat*in 
besonders Spaß?
Das Team und unsere mittlerweile große Gruppe 
aktiver Leipziger Schauspieler*innen. Da ist ein ech-
ter Spirit entstanden, in Leipzig.

Wie habt ihr als Regionalpat*innen-Team die 
Stammtische durch die Corona-Zeit gebracht?
Wir haben sofort auf Online-Stammtische umge-
stellt. Da konnten wir gut füreinander da sein und 
natürlich die coronarelevanten Themen „gefahrlos“ 
austauschen. Ich glaube, diese Zeit hat uns als Grup-
pe sogar noch stärker gemacht. Und jetzt schätzen 
wir es umso mehr, wieder in echt voreinander zu 
stehen bzw. zu sitzen.

Wenn du kein*e Schauspieler*in geworden wärst, 
welchen Beruf hättest du alternativ gewählt?
Regisseur! Und wäre ich ohne Künstler-Ego  
geboren, Kindergärtner!

Gibt es eine Erfahrung, die dein Leben nachhaltig 
verändert hat?
Die Geburt meiner Tochter!

Was sollte ein*e Schauspieler*in unbedingt  
können?
Reagieren auf die Partner*innen! Und LOSLASSEN!

Welche Persönlichkeit beeindruckt dich und  
warum?
Meine Oma! Sie hat so viel verloren in ihrem Le-
ben. Musste immer wieder aufstehen und kämpfen!  

Und sie hat es immer mit Humor getan, ohne zu 
jammern!

Wenn du ein Video von einer Situation aus dei-
nem Leben haben könntest, welche Situation wür-
dest du wählen?
Heiligabend 2019.

Welche Serie/Film hat dich in der Kindheit  
geprägt?
Cinema Paradiso.
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Leipziger Regionalpate 
Jan Hasenfuß

ANZEIGE

geladen und entdeckte plötzlich Liane Jessen. An 
diesem Abend konnte ich mich endlich bei ihr für 
ihren liebevollen „Arschtritt“ bedanken.

Gibt es eine Erfahrung, die dein Leben nachhaltig 
verändert hat?
Die wohl einschneidendste Phase meines Lebens 
hatte ich um die 30. Eine richtige Krise, bei der ich 
damals dachte, alles verloren zu haben – berufliche 
Perspektiven, all mein Geld, meinen Partner und 
schließlich noch meine Wohnung. Mit 250 Euro 
auf dem Konto und ein paar Kisten strandete ich 
in meinem Elternhaus – verletzt, verzweifelt, am 
Boden zerstört. Nach einigen Tagen des Leidens 
bekam ich eine Nachricht: ein Coaching-Paar, das 
ich vor wenigen Wochen auf dem Burning Man in 
Nevada kennengelernt hatte, offerierte ein online 
Coaching zum „special X-Mas-Preis“ von 249 Dol-
lar. Ich wusste damals, dass nichts eine Investition 
nötiger hatte, als ich selbst und investierte mein 
letztes Geld in mich. Die wohl beste Entscheidung 
meines Lebens. In den kommenden drei Monaten 
habe ich unglaublich viel an mir gearbeitet und 
mein Leben, zum ersten Mal überhaupt, bewusst 
definiert und dann selbst kreiert. Was dadurch al-
les entstanden ist, ist unglaublich und sprengt na-
türlich hier den Rahmen. Aber eine der schönsten 
Erkenntnisse möchte ich gerne noch mit euch tei-
len: Selbst wenn du glaubst, dass du alles verloren 
hast, es gibt etwas, das dir niemand nehmen kann 
– die Liebe deiner Familie und Freunde, dein Wis-
sen, deine Fähigkeiten und Talente. Und den Wil-
len, alles schaffen zu können.

Was sollte ein*e Schauspieler*in unbedingt können?
Ha, jetzt habe ich mich doch glatt dabei ertappt, 
dass ich gerade mit so gängigen Sachen antwor-
ten wollte, wie beispielsweise empathisch zu sein, 
Vorstellungskraft haben oder die Lust, das Leben 
zu studieren. Ich glaube, das wissen wir alle. Was 
aber meiner Meinung nach wirklich wichtig ist, oft 
nebenbei runterfällt und nicht genug thematisiert 
werden kann, ist der Umgang mit Zahlen. Ja, genau 
ZAHLEN. Hä, wie jetzt? Dokumentiert eure fixen 
und flexiblen Ausgaben, kreiert einen Forecast und 
vor allem: kümmert euch um eure Rente. Jetzt! So-
fort! Je früher man sich einen Überblick über seine 
Finanzen verschafft, sich im besten Falle sogar mit 
ihnen anfreundet, desto ruhiger kann man nachts 
schlafen und hat eine zuversichtliche Zukunft vor 
sich. Ja, wir sind Künstler*innen, aber wir sind auch 
Unternehmer*innen.

Welche Persönlichkeit beeindruckt dich und  
warum?
Mich beeindrucken Menschen, die mutig sind, sich 
voll und ganz einer Sache verschreiben, sich in den 
Dienst von anderen stellen – und die dabei auch 
noch so entspannt wirken. Ich denke z. B. gerade 
an Jane Goodall und Mahatma Gandhi. Aber es 
gibt so unglaublich viele, unglaublich wundervolle, 
inspirierende Menschen – allein schon in unserem 
persönlichen Umfeld. Zum Beispiel all die Single 
Moms and Dads, die die Care-Arbeit ganz allein 
leisten oder unsere Großeltern, die nach dem Krieg 
ein Land wieder komplett aufgebaut haben, oder 
der alte Crêpes-Verkäufer in Paris, der mir voller 
Leidenschaft mit einem Funkeln in den Augen und 
Lächeln auf den Lippen meinen Pfannkuchen reich-
te, als wäre es das Wertvollste, was er jemals in den 
Händen gehalten hat.

Wenn du ein Video von einer Situation aus deinem  
Leben haben könntest, welche Situation würdest 
du wählen?
Ich glaube, ich würde nach einem Zusammenschnitt 
fragen. Ein Zusammenschnitt aus Szenen in mei-
nem Leben, in denen ich mit meinen Liebsten lache. 
Denn ich lache wahnsinnig gerne und oft und laut 
und natürlich auch über mich selbst. Mir passieren 
ständig richtig dumme und tollpatschige Sachen. 
Ja, ein Lach-Video wäre toll. Dann müsste ich beim 
Anschauen wahrscheinlich auch immer wieder la-
chen – und Lachen hält ja bekanntlich gesund.

Welche Serie/Film hat dich in der Kindheit geprägt?
Der erste Film, den ich im Kino gesehen habe, war 
„Arielle – Die Meerjungfrau“. Da muss ich fünf oder 
sechs Jahre alt gewesen sein. Ein Ausflug ins Kino, 
das war ganz schön aufregend und vor „Ursula“ hatte 
ich sogar richtig Angst, haha. Wahrscheinlich habe 
ich damals schon gemerkt, wie viel Spaß es macht, 
in andere Welten einzutauchen, bzw. im wahrsten 
Sinne des Wortes abzutauchen. Mit Arielles Aben-
teuerlust konnte ich mich später sehr gut identifi-
zieren. Na ja, und dann war da natürlich noch diese 
unglaublich herzergreifende Liebesgeschichte. Ob 
pädagogisch und psychologisch wertvoll sei mal 
dahingestellt, aber bei Disney hören ja die Protago-
nist*innen immer auf ihr Herz und kämpfen für ihre 
Liebe. Davon kann man sich in der heutigen „Weg-
werfgesellschaft“ schon mal eine Scheibe abschnei-
den. Heute würde ich Arielle gerne sagen: „Scheiß 
auf die menschlichen Beine! Du bist wunderschön 
und genau richtig so wie du bist!“

BFFS & BRANCHE
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AUFTAKT „Kultur und Kunst sind ein 
wesentlicher Bestandteil des 
menschlichen Lebens, ein Teil 
unseres kulturellen Erbes 
und sollten für alle zugänglich sein.”

N I CO L A I  T E G E L E R
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21 Millionen Frauen in Deutschland sind über 47 – werden aber 
im Fernsehen, im Kino, in den Geschichten, die Kultur zu bieten 
hat, kaum dargestellt oder kommen erst gar nicht vor. Höchstens 
als Oma, verlassene und frustrierte Frau oder traurige Witwe. 
LET’S CHANGE THE PICTURE ist eine Initiative von Frauen, 
von tollen Schauspielerinnen über 47, die fordern, dass Frauen 
auch jenseits der 20 und 30 sichtbar sein sollten.

„In ein Gespräch 
  auf Augenhöhe kommen!”

EIN INTERVIEW MIT SCHAUSPIELERIN GESINE CUKROWSKI

ILONA BROKOWSKI: Liebe Gesine, was hat den An-
stoß für diese Initiative gegeben? Gab es einen 
konkreten Anlass oder war es der berühmte „letz-
te Tropfen“, der das Fass zum Überlaufen gebracht 
hat?
GESINE CUKROWSKI: Silke Burmester, von der In-
ternetplattform Palais-Fluxx, hatte letztes Jahr einen 
tollen Artikel auf ZEIT ONLINE veröffentlicht, „Wir 
wollen mitspielen“. Es ging um Altersdiskriminie-
rung von Frauen in Film und Fernsehen. Im letz-
ten Absatz schrieb sie in etwa, wenn wir Frauen das 
nicht selbst in die Hand nehmen, macht es niemand 
für uns, dann wird sich nie etwas ändern. Das war 
die Initialzündung. Ich habe Kontakt zu Silke auf-
genommen und es war uns relativ schnell klar, dass 
wir eine Kampagne entwickeln wollen. Viele Frauen 
vor uns haben sich mit diesem Thema schon inten-
siv auseinandergesetzt. Wenn eine neue Studie her-
auskam, gab es eine kurze Aufmerksamkeitsspanne 
und spätestens nach zwei Wochen ebbte das Interes-
se wieder ab und es gab unbefriedigend wenig Ver-
änderungen.

Wieso werden deiner Meinung nach Männer auch 
noch mit über 50 im Fernsehen als Helden, als 
stark und begehrenswert dargestellt, Frauen aber 
eigentlich nie?
Es gibt zahlreiche Gründe. Vieles liegt aber leider 
auch einfach nur daran, dass es immer schon so 
war. Veränderung ist kompliziert und Strukturen 
zu verändern, ist noch komplizierter. Es gibt im-
mer noch viel zu wenig Frauen, die im Vorfeld an 
kreativen Prozessen beteiligt sind. Eine Studie von 
Belinde Ruth Stieve, die im letzten Mai veröffent-
licht wurde, zeigt, dass in den Jahren 2017 bis 2021 
Frauen in allen untersuchten Drehbuch-Bereichen 
deutlich unterrepräsentiert waren. An den wirklich 
entscheidenden Positionen sitzen auch nach wie vor 
Männer, die z. B. behaupten, Frauen 47+ wollen kei-

ne Frauen 47+ sehen. Was nicht nur ich persönlich 
für absoluten Blödsinn halte. Davon abgesehen sind 
wir alle mit diesem patriarchalen Blick aufgewach-
sen. Frau sein allein bedeutet nicht automatisch frei 
vom malegaze zu sein. Interessante Geschichten 
über ältere Frauen – und hier meinen wir explizit 
nicht nur Frauen Mitte 50, sondern auch Mitte 60 
oder 70 – sollten aber natürlich auch von Männern 
geschrieben werden können und dürfen. Es kommt 
uns auf die Geschichten an, es geht um Sichtbarkeit, 
nicht um Ab- oder Ausgrenzung.

Ein anderer Grund ist eher psychologischer Natur: 
Frauen nach dem Klimakterium werden nicht mehr 
mit Fruchtbarkeit und Lust in Verbindung gebracht. 
Sie sind evolutionär gesehen „nutzlos“ geworden. 
Nun werden wir aber alle immer älter, bleiben im-
mer länger fit und haben natürlich keine gesonderte 
Lust, als quasi verblühte Wesen, die nur noch ihren 
eigenen Verfall entgegensehen, aussortiert zu wer-
den. Die Lebenswirklichkeit von uns Frauen ist so 
viel weiter und spannender, als es uns Film und 
Fernsehen immer noch weismachen wollen. Statt sie 
mit ihrer Vielfalt, Erfahrung, Reife und Lebensklug-
heit verschwinden zu lassen, sollte man dieses Pfund 
nutzen. Es ist für junge Menschen äußerst wichtig, 
Vorbilder zu haben. Wenn ich tolle ältere Frauen 
sehe, gibt mir das eine Perspektive.

Hast du eine Idee, wie man das ändern könnte? 
Wie können wir die Frauen bzw. deren so unter-
schiedlichen und spannenden Geschichten zeigen?

Es gibt immer noch viel zu wenig 
Frauen, die im Vorfeld an kreativen 
Prozessen beteiligt sind.

AUFTAKT
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21 Millionen Frauen in Deutschland sind über 47 
Jahre alt, das ist ein Viertel der Gesellschaft. Es ist 
dringend notwendig, endlich allen ins Bewusstsein 
zu bringen, dass wir keine gesellschaftliche Rand-
gruppe sind, die man einfach mal so ignorieren oder 
über Jahrzehnte hinweg mit stereotypen und längst 
überkommenen Erzählstrukturen abspeisen kann.
Wenn Figuren erzählt werden, muss man endlich 
hinterfragen, ob man hier Stereotype reproduziert 
und ob das, was hier erzählt werden will, mit der 
Realität übereinstimmt. Frauen über 50 sind bei-
spielsweise sexuell genauso unterwegs wie Männer 
in dem Alter. Sie haben Partner, die gleich alt oder 
jünger sind. In Film- und Fernsehen wird das Mo-
dell vom 15 bis 20 Jahre älteren männlichen love in-
terest immer noch als Regel verkauft. Das wirkt üb-
rigens vor allem bei der jungen Generation äußerst 
befremdlich. 

Ab etwa 60 findet die Frau in zu vielen Fällen nur 
noch als sorgende Oma statt, oder, wenn sie erfolg-
reich ist, als unangenehme Gegenspielerin.
Ausnahmen sind hier die wenigen, zumeist einsa-
men Kommissarinnen, mit deren angeblichen Rol-
lenvorbildern wir auf Nachfrage von den Sendern 

abgespeist werden, die hier als Vertreterinnen für 
uns reifes Viertel der Gesellschaft herhalten sollen. 
Gerade wenn man, wie derzeit offensiv versucht 
wird, junge Menschen als kommende Zuschauerge-
neration heranlocken möchte, sollte man sich an der 
realen Gesellschaft orientieren und nicht aus Angst 
vor Veränderung bloß alle Klischees weiter so bedie-
nen, wie sie immer waren. 

Ein weiterer Punkt: Die sogenannte werberelevan-
te Zielgruppe muss dringend der Realität angepasst 
werden. Ausgerechnet RTL, die Begründer dieser 
Altersunterteilungen, hat diese übrigens inzwischen 
auf 14 bis 59 hochgestuft. Die öffentlich-rechtlichen 
Sender dürften sich eigentlich gar nicht darauf be-
rufen, dennoch gelten Filme in der werbefreien(!) 
Primetime trotz höherer Gesamtzuschauerzahl als 
Flop, wenn der Marktanteil der 14- bis 49-Jährigen 
zu niedrig ist. Dabei ist das gar nicht das zugrun-
de liegende Geschäftsmodell des öffentlich-recht-
lichen Fernsehens, das sich nur äußerst marginal 
aus Werbeeinnahmen finanziert. Zudem leugnet es 
konsequent die Bevölkerungsentwicklung. Schließ-
lich sind die über 50-Jährigen nicht nur die wohl 
kaufkräftigste Bevölkerungsgruppe, sondern auch 
zahlenmäßig bald die größte. Und die zahlt nun mal 
den Löwenanteil der Rundfunkgebühren. Der Me-
dienstaatsvertrag sieht im Übrigen für das öffent-
lich-rechtliche Fernsehen unmissverständlich vor, 
unsere Gesellschaft ausgeglichen anzusprechen und 
abzubilden.

Zudem würde schon sehr viel ändern, wenn die 
Frauenfiguren in Drehbüchern, in denen Geschich-
ten über Frauen 47+ erzählt werden, nicht konstant 
zehn bis 15 Jahre runtergeschrieben werden müs-
sen, was momentan leider noch die Regel ist, da das 
Publikum, wie es senderseits immer wieder gebets-
mühlenartig behauptet wird, schließlich keine weib-
liche Hauptfigur dieses Alters sehen möchte. Wir 
müssen also dringend ins Gespräch kommen. Mit 
Netflix und der ARD-DEGETO sind bereits Termi-

Interessante Geschichten über 
ältere Frauen – und hier  
meinen wir explizit nicht nur 
Frauen Mitte 50, sondern auch 
Mitte 60 oder 70 – sollten aber 
natürlich auch von Männern  
geschrieben werden können 
und dürfen. Es kommt uns auf 
die Geschichten an, es geht  
um Sichtbarkeit, nicht  
um Ab- oder Ausgrenzung.

ne vereinbart worden, das lässt hoffen. Allerdings 
sind wir ja auch nicht die Ersten, die hier ansetzen. 
Die Frage wird sein, warum diese Veränderung so 
schwerfällig läuft.

Wie viele Kolleginnen unterstützen diese Initiati-
ve inzwischen?
Das sind sehr, sehr viele, was mich riesig freut. Uns 
unterstützen aber nicht nur Kolleginnen und Kolle-
gen, sondern vor allem auch die Zuschauer*innen, 
um die es uns ja eigentlich geht.

Habt ihr konkrete Aktionen geplant? Bzw. was 
macht ihr, um eurem Anliegen Gehör zu verschaf-
fen?
Durch die Aufmerksamkeit, die unsere Kampagne 
gewonnen hat, haben wir das Glück, in Talkshows, 
Interviews und auf Panels weiter auf das Thema auf-
merksam machen zu können. Auf der Webseite von 
Palais-Fluxx gibt es eine Kampagnenseite. Dort kann 
man Mitunterzeichner*in werden, Texte schicken, 
auf dem Link „Medienecho“ verpasste Artikel oder 
Sendungen nachschauen, oder mithilfe eines Zu-
schauer*innenbrief-Baukastensystems E-Mails oder 
Briefe an die Sender schreiben. Es gibt noch ein paar 
schöne Aktionen, aber die leben von dem Überra-
schungsmoment. Man darf also gespannt sein.

Auch der BFFS bzw. die Vorsitzende des BFFS, 
Leslie Malton und Vorstandsmitglied Katharina 
Abt unterstützen die Initiative. Was können die 
Zuschauer*innen tun, wie können sie diese Akti-
on unterstützen?
Wir freuen uns über jede Unterstützer*in. Mit zu 
unterzeichnen, setzt ein Zeichen. Einen Zuschau-

er*innenbrief an die Sender zu schreiben, ist auch 
sehr effektiv. Schreibt uns, was ihr euch wünscht. 
Auf Instagram veröffentlichen wir nach Absprache 
Zitate von Wünschen der Zuschauer*innen.

Jetzt eine berühmte Frage: Was würdest du dir 
wünschen?
Dass wir in ein Gespräch auf Augenhöhe kommen. 
Mit den Verantwortlichen für dieses unbefriedigen-
de Bild, das es von Frauen jenseits der 50 in der Fik-
tion gibt.

Liebe Gesine, ich danke dir für das Gespräch!

GESINE CUKROWSKI 1968 in Berlin 
geboren, war bisher in mehr als 180 
Film- und TV-Produktionen zu sehen. 
1997 feierte sie als Gerichtsmedizine-
rin Judith Sommer an der Seite von 
Ulrich Mühe in der preisgekrönten 
Krimiserie „Der letzte Zeuge“ (bis 
2007) ihren großen Durchbruch. Unter 
ihren Produktionen finden sich das für 
den International Emmy nominierte 
Drama „Das Wunder von Berlin“, 
der vielfach ausgezeichnete „Tatort 
– Blinder Glaube“ sowie das Drama 
„Fliegen lernen“. Darüber hinaus 
engagiert sich Gesine Cukrowski seit 
ihrem ersten Besuch im Jahre 2015 
in Uganda unermüdlich für eine der 
ärmsten Regionen der Welt.
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Serienstudie 2022
Wer schrieb die deutschen Serien 2017–2021?
Belinde Ruth Stieve, Mai 2022

nur Frauen
gemischte Teams
nur Männer
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Miteinander zusammen gestärkt sein – 
willkommen bei Pottcast NRW!
Erfolgreiche Menschen erkennt man daran, dass sie ihre  
Entscheidungen schnell treffen. Nicht kopflos, sondern  
vertrauensvoll und mutig. So auch Lesley Higl und Dirk Hermann. 
Ohne die beiden gäbe es Pottcast NRW heute nicht und schon  
gar nicht die tolle Community von Schauspieler*innen,  
die dahinterstecken. Aber mal ganz von vorn.

VON SCHAUSPIELERIN SARAH STORK

AUFTAKT

Die zwei haben eine ganz 
eigene Vision: Sie wollen den 
Standpunkt NRW als Mekka 
für gute Schauspieler*innen 
neben den Großstädten 
München und Berlin etablieren 
und damit 6.000 Spielwütigen 
entlang an Rhein und Ruhr 
zu mehr Sichtbarkeit in der 
Filmbranche verhelfen.

Beamen wir uns zurück in das Jahr 2020. Die 
Corona-Pandemie hat nun auch Deutschland 
ereilt und wir befinden uns im ersten Lock-

down. Während ich am 13. März meine Tochter zum 
vorerst letzten Mal aus dem Kindergarten abgeholt 
habe und mich in unserem Lieblingsbastelladen mit 
zig verschiedenen Arten von Farben, Leinwänden 
und sonstigen Bastelutensilien eindecke, um der be-
vorstehenden Langeweile einer 6-Jährigen vorzubeu-
gen, sitzen meine mir zu dem Zeitpunkt noch unbe-
kannten Kolleg*innen Lesley Higl, Dirk Hermann, 
Jürgen Hartmann und Karl Drescher vor dem Bo-
chumer Schauspielhaus und überlegen, wie es jetzt 
für sie weitergehen soll. Alle Theateraufträge fielen 
erst einmal ins Wasser und die vier waren realistisch 
genug, um zu wissen, dass der erste Lockdown der 
Start in die Unsicherheit von uns Künstler*innen ist, 
von der niemand weiß, wie lange sie andauern wird.

Jede*r überlegt, wie er*sie die Zeit und sein künstle-
risches Potenzial sinnvoll nutzen kann und mit wel-
chem Konzept man „Auf geht’s“, ein für uns Künst-
ler*innen damals ins Leben gerufenes Stipendium, 
am besten erfolgreich beantragen kann.

Während Jürgen Hartmann ein Buch über Schau-
spiel-Coaching schreiben möchte, plant Karl Dre-
scher einen Film über den Ruhrpott zu drehen und 
Lesley und Dirk? Die zwei haben eine ganz eigene 
Vision: Sie wollen den Standpunkt NRW als Mekka 
für gute Schauspieler*innen neben den Großstäd-
ten München und Berlin etablieren und damit 6.000 
Spielwütigen entlang an Rhein und Ruhr zu mehr 
Sichtbarkeit in der Filmbranche verhelfen. NRW ist 
als Standort für diverse Filmproduktionen schon 
längst kein unbeschriebenes Blatt mehr: Ganze drei 
Tatorte, Münster, Dortmund und Köln werden bei 
uns gedreht und von der Qualität der Landestheater 
kann so manch andere Stadt nur träumen. Dennoch 
werden für die in NRW gedrehten Produktionen 
häufig lieber Kolleg*innen aus München oder Berlin 
ausgewählt, anstatt Schauspieler*innen aus der Nähe 
zu buchen. Lesley und Dirk wollten dies ändern, in-
dem sie ein Netzwerk aufbauen, das Schauspieler*in-
nen am Standpunkt NRW zu mehr Präsenz verhilft.

Die beiden hatten immer schon ein großes Netz-
werk und ihnen bereitete es Spaß, Kolleg*innen mit-
einander zu verbinden und in Kontakt zu bringen.

Ihre Vision war glasklar und präzise, sodass sie mit 
ihrem Konzept, genau wie ihre Kollegen Karl Dre-
scher und Jürgen Hartmann, das „Auf geht's!“ Sti-
pendium gewährt bekamen.

Und wie ging es dann weiter? Beiden war klar, 
was sie wollten: Ein Netzwerk von professionellen 
Schauspieler*innen, das sich unterstützt, eine krea-
tive Gemeinschaft, in der man sich gegenseitig hilft 
und miteinander wächst. Ein Netzwerk, in dem man 
von der Expertise der anderen profitiert, sein eige-
nes Wissen gerne teilt und sich nicht mit ausgefah-
renen Ellbogen von der Bühne schubst. Qualitativ 
hochwertige Workshops sollten angeboten werden, 
bei denen sich die Schauspieler*innen kennenler-
nen und weiterbilden können. Lesley träumte von 
einem großen, lichtdurchfluteten, hellen Raum, in 
dem diese Workshops stattfinden würden und von 
erstklassigen Coaches, die ihre Expertise mit den 
Mitgliedern der Community teilen würden.

Zunächst einmal musste dafür eine professionelle 
Website her, um das Gründerstipendium NRW von 
ihrer Vision zu begeistern, denn egal wie groß die 
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Ihre Vision bestand nie darin, 
mit Pottcast NRW reich zu 
werden, sondern darin, als  
aktive Mitglieder sich und  
allen anderen zu mehr  
Selbstwirksamkeit und zu mehr 
Sichtbarkeit zu verhelfen.

Vision auch ist, „Ohne Moos, nichts los“. Mit einem 
eindrucksvollen 5-Minuten-Pitch schafften Lesley 
und Dirk es, ein Komitee von Wirtschaftsleuten von 
ihrem Traum von Pottcast NRW zu überzeugen. Als 
auch diese Hürde geschafft war, nahm der Zug erst 
so richtig Fahrt auf. Was nun noch fehlte, war ein 
geeigneter Raum, in dem die zukünftigen Pottcas-
ter*innen eine Base haben würden.

Wenn das Universum einmal gecheckt hat, dass man 
es ernst meint, öffnet es einem alle Türen und Fens-
ter – so auch die Tür zum Studio an der Castroper 
Straße 89. Bei der Besichtigung war Lesley und Dirk 
sofort klar: Das ist unser Studio. Als der damalige 
Inhaber, ein Fotograf, dann noch sagte, dass er gänz-
lich aus dem Mietvertrag aussteigen möchte und je-
manden sucht, der das Studio komplett übernimmt, 
schien der Wink des Schicksals nahezu perfekt. Am 
selben Abend rief zu guter Letzt auch noch ein Do-
zent der Folkwang Hochschule bei Lesley und Dirk 
an und fragte, ob er das Studio für zehn Tage für ei-
nen Workshop anmieten könne. Bevor der Mietver-
trag unterschrieben war, hatten die beiden schon die 
erste Buchung sicher und somit hatte Pottcast NRW 
ein Zuhause gefunden.

Auf meine Frage, ob es irgendwann einen Moment 
des Zweifelns gegeben hätte, schüttelten Lesley und 
Dirk die Köpfe. Beide kommen aus selbstständigen 
Familien und hatten es somit in die Wiege gelegt 
bekommen, einfach zu machen und darauf zu ver-
trauen, dass es gut wird. „Wir hatten keine Alterna-
tive und wollten in Bewegung bleiben", erklärte mir 

Lesley in unserem Gespräch. „Als Schauspieler*in 
ist man eben Einzelunternehmer*in und muss oft 
jonglieren“, ergänzt Dirk. Die Förderungen nahmen 
den ersten finanziellen Druck und der Coach, der 
den beiden durch die Wirtschaftsförderung zur Sei-
te gestellt wurde, hat enorm bei den ganzen büro-
kratischen Angelegenheiten geholfen.

Von Anfang an war Lesley und Dirk klar, dass sie 
weder eine Agentur noch eine Datenbank sein woll-
ten, sondern ein Netzwerk von Schauspieler*innen, 
das sich gegenseitig unterstützt, egal, ob es um allge-
meine Fragen zu GVL, Pensionskasse und Co. geht, 
oder darum, als Anspielpartner*in für ein E-Casting 
zur Verfügung zu stehen.

„Das Miteinander gestärkt sein“ funktioniere im 
Ruhrgebiet extrem gut, so Lesley, „weil es keine 
Konkurrenzgedanken untereinander gibt“. Wenn 
jemand einen Dreh ergattert hat, freut sich die gan-
ze Community mit einem. Wenn man aufgrund ei-
ner Absage frustriert ist, gibt es aufbauende Worte 
oder auch mal die Schulter zum Ausweinen. Das ist 
Pottcast NRW. Aber nicht nur das: Neben der star-
ken Gemeinschaft, die in verschiedenen Whats-
App-Gruppen miteinander in regem Austausch 
steht, je nachdem, ob es gerade um die Berlinale, 
die wöchentlich stattfindende Trainingsgruppe 
oder hochwertige Workshops geht, gibt es regel-
mäßige Stammtische für die Mitglieder und Emp-
fänge im Rahmen der Filmfeste, wie zuletzt auf der 
Berlinale, zu denen bekannte Caster*innen einge-

Ein Netzwerk von 
professionellen 
Schauspieler*innen, das sich 
unterstützt, eine kreative 
Gemeinschaft, in der  
man sich gegenseitig hilft  
und miteinander wächst.

laden werden und sich unprätentiös und frei unter 
den Pottcaster*innen bewegen können.  Außerdem 
wird es in diesem Jahr eine dritte Podiumsdiskus-
sion geben, die danach kostenlos ins Netz gestellt 
wird, damit alle daran teilhaben können, die nicht 
live vor Ort waren. „Alle haben uns damals einen 
Vogel gezeigt“, berichtet Dirk, als Lesley und er die 
Mitgliedschaft für Pottcast NRW auf 49 Euro fest-
gelegt haben. Beiden war von Anfang an wichtig, 
dass die Teilhabe an ihrem Netzwerk kein finanzi-
elles Problem darstellen sollte. Ihre Vision bestand 
nie darin, mit Pottcast NRW reich zu werden, son-
dern darin, als aktive Mitglieder sich und allen 
anderen zu mehr Selbstwirksamkeit und zu mehr 
Sichtbarkeit zu verhelfen. „Man hat mehr in der 
Hand, als man denkt“, sagt Lesley mit funkelnden 
Augen und einem Strahlen im Gesicht.

Ihr anfängliches Ziel, die Schauspieler*innen in 
NRW sichtbar(er) zu machen, haben Lesley und 
Dirk bereits geschafft: Fast alle Pottcaster*innen be-
richten von einer Steigerung an Drehtagen, seitdem 
sie im Netzwerk von Lesley und Dirk sind. Durch 
das Gefühl von Zusammengehörigkeit wird jede*r 
Einzelne mutiger, selbstbewusster und kommt wie-
der in seine Kraft. Ein positives Mindset sei enorm 
wichtig, so die Gründer*innen von Pottcast NRW, 
denn wenn man selbstbewusst in ein Casting geht, 
erhöht das die Erfolgschancen, die Rolle zu bekom-
men, enorm.

Bei all der Liebe und Leidenschaft für ihr Netzwerk, 
was mittlerweile aus 150 Schauspieler*innen be-
steht, wollen die beiden in Zukunft aber auch wie-
der mehr auf eine ausgewogene Work-Life-Balance 
achten. „Wir haben eine 7-Tage-Woche“, so Dirk 
„und überlegen, ob wir demnächst jemanden für 
die Buchhaltung einstellen, um uns noch mehr auf 
unsere kreativen Ideen konzentrieren zu können.” 
Beide sind schließlich auch als Schauspieler*innen 
aktiv tätig, drehen und gehen mit eigenen Theater-
stücken auf Tour.

Mehr im Auftrag von Pottcast NRW herumzurei-
sen, steht genauso auf dem Plan, wie eigene kreative 

Ideen umzusetzen. „Wir denken gerade in Richtung 
Produktion“, verrät Lesley. Sie möchten demnächst 
selbst Filme realisieren. Selbstverständlich mit Mit-
gliedern ihres eigenen Netzwerks. Das versteht sich 
von selbst.

AUFTAKT

DIRK HERMANN studierte in New York 
Schauspiel am Neighborhood Playhouse 
und am Lee Strasberg Theatre Institute. 
Bereits vor der Schauspielausbildung 
spielte Dirk am Bochumer Schauspiel-
haus. Neben Dreharbeiten folgten  
diverse Theater-Engagements. Auf der  
Kinoleinwand war er als RAF-Terrorist  
Werner Hoppe in Uli Edels „Der Baader- 
Meinhof Komplex“ zu sehen. Film/TV:  
„Bettys Diagnose”, „Breaking Even”,  
„Ein Fall für Zwei”, „Hagen” u. a.

LESLEY HIGL erhielt noch als Teenager 
den Certificate Abschluss an der renom-
mierten New Yorker Tanzschule „Alvin 
Ailey”. Nebenbei besuchte sie Seminare 
an der bekannten Juilliard School im  
Fach Schauspiel. Zurück in München 
absolvierte Lesley ihr Schauspielstudium, 
das sie mit der Bühnenreife abschloss.  
Daraufhin spielte sie an vielen Theater 
und Festivals. Film/TV: u. a. „Rote Meile”,  
„Der König von St. Pauli”, „Bibi Blocks-
berg”, „Die Zauberfrau”, „Rosenheim 
Cops”, „Willkommen im Westerwald”, 
„Tatort: Mühlheim rechts vom Rhein”, 
„The Olive Tree”, „Kaiserschmarrn”.

SARAH STORK, neben ihren Schau-
spielengagements in der ARD Telenovela 
„Sturm der Liebe”, „Inga Lindström”, 
„Unter Uns”, „Ella Schön und zuletzt 
„Gesicht der Erinnerung”, schlägt Sarahs 
Herz für Yoga und die Liebe. Sie un-
terrichtet Yoga, schreibt eine Kolumne 
zum Thema Yoga und besiegelt als freie 
Traurednerin die Liebe zweier Menschen. 
Die Schauspielerin lebt mit ihrer  
Tochter und ihrer Golden Retriever  
Hündin in ihrer Heimatstadt Bochum.
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Kultur für alle?
Kunst und Kultur sollten allen Menschen 
zugänglich sein. Doch ist das so? Ein Text 
über die Bedeutung von Kunst und Kultur 
und Möglichkeiten, Hindernisse abzubauen.

VON SCHAUSPIELER NICOLAI TEGELER

AUFTAKT

K unst ist für alle“, sagte schon der deutsche 
Kulturpolitiker Hilmar Hoffmann. Aber 
Kultur ist nicht immer für alle zugänglich, 

sondern teilweise unerreichbar, und Kunst- und 
Kulturangebote sind daher nicht selbstverständlich. 
Geld regiert die Welt, so ist das auch bei der Kultur 
– natürlich! – und ohne Geld keine Kultur. Das ist 
sicherlich einer der Gründe, warum Menschen aus 
ärmeren Verhältnissen oftmals keinen Zugang zu 
ihr bekommen. Hinzu kommt, dass sie die Attitüde 
der Kulturwelt oft erst noch erlernen müssen.

Die DDR zum Beispiel gab im Verhältnis weit mehr 
aus auf dem kulturellen Gebiet als die Bundesre-
publik und weit mehr, als sie es sich eigentlich leis-
ten konnte. Das lag sicherlich auch daran, dass der 
DDR-Staat so versuchte, sozialistische Persönlich-
keiten oder sozialistisches Gedankengut dem Volk 
näherzubringen, um so „ihre“ sozialistische Gesell-
schaft voranzubringen. 

Kunst und Kultur sind nicht nur wichtige Bestand-
teile des menschlichen Lebens, sondern auch essen-
tiell für unsere emotionale und geistige Gesundheit 
und Entwicklung. Sie bieten uns eine Möglichkeit, 
uns auszudrücken, uns mit anderen zu verbinden 
und unsere Welt zu verstehen. Aber trotz ihrer Be-
deutung sind Kunst und Kultur oft nur für eine be-
stimmte Elite zugänglich. Die Frage nach „Kultur 
für alle” ist eine wichtige und oft diskutierte Frage. 
Kunst und Kultur haben das Potenzial, Menschen 
zu inspirieren, zu bereichern und zu verbinden. Sie 
können dazu beitragen, ein besseres Verständnis für 
die Welt und die Menschen um uns herum zu entwi-
ckeln und uns helfen, unsere eigenen Perspektiven 
und Vorurteile zu hinterfragen. Aber wer hat denn 
nun Zugang zu Kunst und Kultur und wer wird aus-
geschlossen?

Die Antwort auf diese Frage ist komplex und viel-
schichtig. Zunächst einmal ist es wichtig zu betonen, 
dass jeder Mensch das Recht auf Kultur und Kunst 

hat. Dies ist in der Allgemeinen Erklärung der Men-
schenrechte festgelegt. Kultur und Kunst sind ein 
wesentlicher Bestandteil des menschlichen Lebens, 
ein Teil unseres kulturellen Erbes und sollten für alle 
zugänglich sein.

Die Zielgruppe von Kunst und Kultur kann je 
nach Kontext und Veranstaltung sehr unterschied-
lich sein. In der Praxis gibt es oft Hindernisse, die 
den Zugang zu Kunst und Kultur einschränken 
können. Dazu gehören beispielsweise finanzielle 
Barrieren, fehlende Infrastruktur oder eine unzu-
reichende Barrierefreiheit. So können beispiels-
weise Menschen mit Behinderungen, Menschen 
mit niedrigem Einkommen oder Menschen mit 
Migrationshintergrund aufgrund von Sprach-
barrieren oder Diskriminierung ausgeschlossen 
werden. Auch der Zugang zu Kunst und Kultur in 
ländlichen Gebieten kann eingeschränkt sein, da 
es oft an Infrastruktur und finanzieller Unterstüt-
zung mangelt.

Ein weiteres Hindernis ist die mangelnde Repräsen-
tation von bestimmten Gruppen in der Kunst- und 
Kulturszene. Wenn sich Menschen in Kunst und 
Kultur nicht repräsentiert fühlen, können sie sich 
ausgeschlossen fühlen und sich weniger mit Kunst 
und Kultur beschäftigen. Oder es werden bestimm-
te Gruppen von Anfang an ausgeschlossen, weil sie 
nicht in den Fokus der Planung und Organisation von 
Kunst- und Kulturveranstaltungen einbezogen wer-
den. Es ist schwer, sich die Frustration und Enttäu-
schung vorzustellen, die jemand fühlen muss, wenn 

Kultur und Kunst sind ein  
wesentlicher Bestandteil des 
menschlichen Lebens, ein Teil 
unseres kulturellen Erbes und 
sollten für alle zugänglich sein.
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er oder sie nicht in der Lage ist, an einer kulturellen  
Veranstaltung teilzunehmen oder ein Kunstwerk zu 
besitzen. Für viele Menschen sind Kunst und Kultur 
leider unerschwinglich und unzugänglich.

Einige argumentieren, dass Kunst und Kultur für 
alle zugänglich sein sollten, unabhängig von sozi-
alen oder wirtschaftlichen Faktoren. Andere argu-
mentieren jedoch, dass Kunst und Kultur für eine 
Elite zugänglich sein sollten. Die Idee, dass Kunst 
und Kultur für eine Elite reserviert sind, geht üb-
rigens auf die Renaissance zurück, als Kunst und 
Kultur ausschließlich für die reiche Oberschicht 
zugänglich waren, die das notwendige Wissen und 
die Fähigkeiten hatte, um diese zu schätzen und zu 
verstehen. Dieses Modell hat sich im Laufe der Jahr-
hunderte fortgesetzt und ist auch heutzutage noch 
in vielen Teilen der Welt präsent. Zum Glück gibt es 
inzwischen aber endlich Bestrebungen, diese elitä-
re Vorstellung von Kunst und Kultur aufzubrechen 
und für eine breitere Bevölkerung zugänglich zu 
machen.

Es gibt mittlerweile viele Initiativen und Projekte, 
die Kunst und Kultur in die öffentliche Sphäre brin-
gen und somit mehr Menschen die Möglichkeit ge-
ben, sich damit auseinanderzusetzen. Denn Kunst 
und Kultur sollten nicht nur für eine privilegierte 
Gruppe zugänglich sein, sondern für alle Menschen, 
unabhängig von ihrem sozialen oder wirtschaft-
lichen Hintergrund. Eine Demokratisierung von 
Kunst und Kultur kann dazu beitragen, die Gesell-
schaft zu bereichern und zu diversifizieren.

Es gibt eine Vielzahl von Projekten und Initiativen, 
die Kunst und Kultur in die öffentliche Sphäre brin-
gen und somit für mehr Menschen zugänglich ma-
chen. Hier sind einige Beispiele:

1. Kunst im öffentlichen Raum: Hierbei handelt es 
sich um Kunstwerke, die im öffentlichen Raum aus-
gestellt werden, wie z. B. Skulpturen, Graffiti oder 
Wandmalereien.

2. Kulturelle Veranstaltungen: Festivals, Konzerte, 
Theateraufführungen, Lesungen, Filmvorführungen 
und ähnliche Veranstaltungen bringen Kunst und 
Kultur zu den Menschen und schaffen eine gemein-
same Erfahrung.

3. Kulturelle Bildung: Workshops, Kurse und Schu-
lungen im Bereich Kunst und Kultur ermöglichen es 
Menschen, ihre Fähigkeiten und ihr Wissen zu er-
weitern und somit auch ein tieferes Verständnis für 
Kunst und Kultur zu entwickeln.

4. Digitale Medien: Durch das Internet und digitale 
Medien können Kunstwerke und kulturelle Inhalte 
auf einfache Weise einem breiten Publikum zugäng-
lich gemacht werden.

5. Museen und Galerien: Diese Einrichtungen bie-
ten eine Plattform für Kunst und Kultur und stellen 
Kunstwerke und kulturelle Artefakte der Öffentlich-
keit zur Verfügung.

6. Städtische Regeneration: Die Umgestaltung von 
Stadtvierteln durch den Einsatz von Kunst und Kul-
tur kann dazu beitragen, das öffentliche Leben zu 
beleben und neue soziale und kulturelle Räume zu 
schaffen.

Diese Projekte tragen dazu bei, Kunst und Kultur 
aus den elitären Kreisen zu befreien und einer brei-
teren Bevölkerung zugänglich zu machen.

Eine Demokratisierung von 
Kunst und Kultur kann  
dazu beitragen, die  
Gesellschaft zu bereichern  
und zu diversifizieren.

AUFTAKT

NICOLAI TEGELER wuchs in 
Berlin auf. Seine Mutter war die 
Mimin Melitta Tegeler, der Groß-
vater der Schauspieler Ludwig F. 
Kerscher. Mit 15 schloss er sich 
einer Theatergruppe an und spielte 
an vielen kleinen und großen 
Bühnen. Sein erster TV-Dreh war 
eine Episodenhauptrolle für die 
ARD in „Dr. Sommerfeld – Neues 
vom Bülowbogen“. Nach einem 
Aufenthalt in New York absolvierte 
er seine Schauspielausbildung an 
der Fritz-Kirchoff-Schule in Berlin, 
Abschluss der Bühnenreife.  
Er spricht synchron, moderiert, 
dreht Filme und spielt Theater.  
Er ist seit 2015 neben Bernd  
Vollbrecht die zweite Hauptrolle  
bei der Hörspielserie  
„Prof. van Dusen – die neuen Fälle“.F
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Darüber hinaus gibt es auch Initiativen, die darauf 
abzielen, Kunst und Kultur zu einem integralen Be-
standteil des Schulunterrichts zu machen. Dies ist be-
sonders wichtig, um sicherzustellen, dass alle Kinder 
Zugang zu Kunst und Kultur haben. Es gibt zahlrei-
che Projekte, die sich auf künstlerische und kulturelle 
Bildung konzentrieren, um sicherzustellen, dass alle 
Kinder die Möglichkeit haben, ihre künstlerischen 
Talente zu entdecken und zu entwickeln.

Der deutsche Schriftsteller und Dramatiker Bertolt 
Brecht äußerte sich so:
„Kunst ist nicht ein Spiegel, den man der Wirklich-
keit vorhält, sondern ein Hammer, mit dem man sie 
gestaltet.”

Mit diesem Zitat betont Brecht die Bedeutung von 
Kunst als Werkzeug, das nicht nur zur Unterhaltung 
dient, sondern auch zur Veränderung der Gesell-
schaft beitragen kann. Er setzt sich für eine Kunst 
ein, die nicht nur einer Elite vorbehalten ist, son-
dern für alle Menschen zugänglich und vor allem 
relevant ist.

Mitglieder erhalten …
•  kostenlose juristische Erstberatung

•  Zugang zu DeinePerlen.de

•  Mitgliedsausweis für Steuerkarten und 
Akkreditierungen

•  Einladung zu allen regionalen 
Netzwerk-Stammtischen in 7 Städten

•  die Chance, Tickets für den Deutschen 
Schauspielpreis zu gewinnen

… und die Möglichkeit, die Zukunft 
von uns Schauspieler*innen aktiv zu 
gestalten.

WERDEN SIE JETZT 
BFFS-MITGLIED!

www.bffs.de/anmeldeformular
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STEFAN KRAUSE: Liebe Frau Scheller, wie kam es 
zum Konzept für die JUGENDKULTURKARTE 
und wer hat es entwickelt?
CORINNA SCHELLER: Die JUGENDKULTURKARTE 
ist eine kulturpolitische Initiative des (scheidenden) 
Berliner Kultursenators Dr. Klaus Lederer, deren 
Grundidee bereits im Koalitionsvertrag festgehal-
ten wurde. Konzipiert und umgesetzt wurde sie 
dann von uns, von Kulturprojekte Berlin, mit mei-
nem Team vor allem junger Kolleg*innen. Als lan-
deseigene gemeinnützige GmbH unterstützen wir 
seit vielen Jahren die Berliner Kulturverwaltung in 
der Planung und Durchführung digitaler Projekte, 
aber auch im Stadtraum stattfindender großer, kom-
plexer Kulturprojekte. Am 1. Februar 2023 ging es 
dann los. Die berechtigten 18- bis 23-jährigen jun-
gen Berliner*innen konnten sich für die Karte on-
line registrieren, sich diese im Anschluss in einer 
der vielen Berliner Bibliotheken abholen und die 50 
Euro Kulturguthaben bis Ende April in mehr als 180 
teilnehmenden Kulturorten für Tickets und Ein-
trittskarten einlösen. 

Warum wurde gerade die Altersspanne 18 bis 23 
gewählt? Das sind ja eher junge Erwachsene als 
Jugendliche ...
Für die Umsetzung war es unvermeidbar, dass man 

erst ab einem Alter von 18 Jahren ohne Zustimmung 
der Eltern gesichert Einkäufe eigenverantwortlich 
abwickeln darf. In der Vorrecherche hatten wir zu-
dem festgestellt, dass diese Altersgruppe aus vielen 
Ermäßigungen herausfällt. Das betrifft besonders 
auch junge Berufstätige, die weder Ausbildung noch 
Studium absolvieren. Wir wollten aber auch genau 
dieser Generation, die eine prägende Zeit in der Co-
rona-Pandemie erlebt hat, die Möglichkeit geben, 
Verpasstes gemeinsam nachzuholen. Nicht zuletzt 
mussten wir die Altersspanne aufgrund des be-
grenzten Budgets einschränken. Knapp 220.000 jun-
ge Menschen waren dadurch empfangsberechtigt.

Die Aktion läuft ja vom 1. Februar bis zum 30. 
April. Was können Sie zum jetzigen Zeitpunkt* 

Wir wollten aber auch genau 
dieser Generation, die eine  
prägende Zeit in der Corona- 
Pandemie erlebt hat, die  
Möglichkeit geben, Verpasstes 
gemeinsam nachzuholen.

Viele Projekte und Initiativen in 
Deutschland arbeiten daran, 
neues Publikum zu gewinnen 
und an Kultur aller Art  
heranzubringen. In Berlin  
geschah das im Frühjahr mit der 
JUGENDKULTURKARTE. Wir  
haben nachgefragt, was es  
mit diesem Projekt auf sich hat.

INTERVIEW MIT CORINNA SCHELLER, ABTEILUNGSLEITERIN KULTURPROJEKTE BERLIN

Alles auf eine Karte!

AUFTAKT

sagen, wie die bisherige Resonanz ist? War es 
schwierig, die verschiedenen Kultureinrichtun-
gen zur Teilnahme zu motivieren?
Mehr als 75.000 junge Menschen haben sich eine 
JUGENDKULTURKARTE besorgt. Davon haben 
sich gut 18.000 einen kostenlosen Bibliotheksaus-
weis ausstellen lassen. Ein Angebot, das wir in dem 
Kontext gemeinsam mit unserem Kooperations-
partner, dem Verbund der Öffentlichen Bibliothe-
ken Berlins im Rahmen der Abholung der Karten 
unterbreitet hatten. Das finden wir toll! Die Nut-
zung der Guthaben entwickelt sich gerade sehr dy-
namisch, wobei uns die Vielfalt dessen, was besucht 
wird, beeindruckt. Worüber wir uns wirklich sehr 
gefreut haben, war die schnelle Zusage der vielen 
Kulturpartner. Über 180 Kulturorte sind dabei: 
neben Bühnen aller Art auch Museen, Clubs so-
wie Kiez-Kinos. Dabei sind die Bühnen von Oper 
bis Comedy, großen Stadttheatern bis zur Freien 
Szene mit knapp 80 Einrichtungen am häufigsten 
vertreten. Als besonderes Angebot haben wir die 
Einlösung des Guthabens für die Berliner Clas-
sicCard-App ermöglicht. Da Berlin Bühnen – das 
Onlineportal mit dem gemeinsamen Spielplan der 
Berliner Bühnen, auch ein Projekt meiner Abteilung 
ist, konnten wir hier bereits auf ein vertrauensvolles 
und etabliertes Netzwerk zurückgreifen.

Wie soll dieses Projekt später ausgewertet wer-
den?
Bereits bei der Konzeption des „Produkts“ haben 
wir die Chance gesehen, das Kulturnutzungsverhal-
ten dieser jungen Zielgruppe, die natürlich für alle 
Kultureinrichtungen hochrelevant ist, umfassend zu 
analysieren. Technisch ist es uns möglich, eine an-
onymisierte Datenbasis zu ziehen, die eine umfas-
sende Auswertung des Projekts unterstützen wird. 
Wir werden aber auch in den direkten Austausch 

mit den Nutzer*innen und beteiligten Kulturorten 
gehen, denen wir die Ergebnisse genauso zur Verfü-
gung stellen werden, wie anderen Städten oder Ge-
meinden, die Ähnliches für junge Menschen planen.

Die Teilhabe am „Kulturleben“ ist ja weiterhin 
sehr unterschiedlich – aus gesellschaftlichen und 
finanziellen Gründen. Was kann da so etwas wie 
die JUGENDKULTURKARTE leisten?
Die JUGENDKULTURKARTE sollte zunächst eine 
Einladung sein, Verpasstes nachzuholen und die 
kulturelle Vielfalt Berlins ganz neu zu entdecken. 
Also auch mal etwas auszuprobieren, für das man 
die zehn oder 20 Euro sonst nicht ausgegeben hät-
te. Viele Einrichtungen, besonders auch Bühnen, 
bieten ja bereits einem jungen Publikum rabattierte 
Preise an. Es ging uns also auch um das Sichtbar-
machen der großartigen Kulturlandschaft, die wir 
in Berlin haben und derer Angebote. Die Stärkung 
der kulturellen Teilhabe bleibt aber weiterhin eine 
wichtige Aufgabe nicht nur der Berliner Landes-
politik, die mit dem eintrittsfreien Museumssonn-
tag und mittlerweile knapp 70.000 Besucher*innen 
pro Museumssonntag wichtige Weichen gestellt hat. 
Gleichwohl wissen wir aber auch, dass Kosten nicht 
immer das entscheidende Kriterium sind; die Inhal-
te der Angebote sowie deren Kommunikation und 
Vermittlung muss für ein junges Zielpublikum na-
türlich in der Konkurrenz zu vielen digitalen Ange-
boten attraktiv sein und attraktiver werden.

Haben Sie die Hoffnung, dass es unter einem 
eventuellen neuen Senat mit diesen oder ähnli-
chen Projekten weitergeht?
Unbedingt – und nicht nur Hoffnung, sondern auch 
eine ganz klare Erwartungshaltung, dass begonnene 
erfolgreiche Initiativen der kulturellen Teilhabe und 
kulturellen Bildung fortgesetzt und weiterentwickelt 
werden. Eine Evaluation der JUGENDKULTUR-
KARTE ist ja bereits an präsenter Stelle des neuen 

 Über 180 Kulturorte sind dabei: 
neben Bühnen aller Art auch 
Museen, Clubs sowie Kiez-Kinos. 

Die JUGENDKULTURKARTE soll-
te zunächst eine Einladung sein, 
Verpasstes nachzuholen  
und die kulturelle Vielfalt  
Berlins ganz neu zu entdecken.
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Koalitionsvertrags aufgenommen. Ob es dann ge-
nau so eine Initiative in dieser Form wiedergeben 
wird, wird sich zeigen. Klar aber sollte sein, dass die 
Begeisterung für und das Heranführen junger Men-
schen an die Kultur essenziell ist.

Bald kommt bundesweit der Kulturpass, sind Sie 
auch mit diesem und ähnlichen Projektteams im 
Austausch?
Ja, mit Kolleg*innen der BKM haben wir uns be-
reits über erste Erfahrungen ausgetauscht. Aber es 
besteht auch internationales Interesse – so gab es 
Anfragen aus Helsinki, New York und Buenos Aires. 
Wir hoffen, dass unsere JUGENDKULTURKARTE 
ähnliche Kulturinitiativen in anderen Städten und 
Ländern inspiriert und unsere Learnings anderen 
Projekten bei deren Entwicklung weiterhelfen.

Vielen Dank und weiterhin viel Erfolg!

* Das Interview haben wir Mitte April 2023 geführt. 

CORINNA SCHELLER leitet 
seit 2018 bei der landeseigenen 
Kulturprojekte Berlin GmbH die 
Abteilung für Kulturförderung, 
Museumsdienste und Bera-
tung. Dazu gehören langjährige 
Angebote, wie der Museums-
dienst Berlin, die stadtweiten 
Kulturportale Berlin Bühnen 
und das Museumsportal sowie 
das Beratungszentrum für 
Kultur- und Kreativschaffen-
de – Kreativ Kultur Berlin. Der 
Kulturzug Berlin-Wrocław 
und der Eintrittsfreie Muse-
umssonntag zählen neben der 
JUGENDKULTURKARTE zu den 
aktuellen Neuzugängen in ihrer 
Abteilung.

ÜBER DEN AUTOREN 

STEFAN KRAUSE
... lesen Sie auf Seite 67
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Für BFFS-Mitglieder 
Jahresabo Online: kostenfrei
Jahresabo Print: 24 € (Versandkosten)

Für Nichtmitglieder
Jahresabo Online: 40 €   
Jahresabo Print: 48 €  

Schreiben Sie bitte an abo@schauspiegel.com – 
wir freuen uns auf Ihre Nachricht!

VIEL KULTUR FÜR WENIGE,WENIG KULTUR FÜR VIELE
DIE EMPFEHLUNGEN DES BFFS FÜR FILMMAKERS
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Sommer 2023

M A G A Z I N  F Ü R  D I E  S C H A U S P I E L B R A N C H E

DAS SIND WIR,
REGIONALPAT*INNEN

KULTUR 
FÜR ALLE?

Lassen Sie sich den SCHAUSPIEGEL  
4x pro Jahr nach Hause kommen

AUFTAKT

#KomPost it – Nr. 3 // 
Abgesang auf eine Klassenkultur

Der Kompost, auf dem ich einst saß, hat frucht-
bare und reiche Erde hervorgebracht. Die Na-
tur ist wie eine satte Lady, randvoll gefüllt mit 

reicher Vielfalt. Kultur dagegen ist wie ein Häpp-
chen dieser Natur unter einer Glasglocke. Manch-
mal mit einer vierten Wand. Ein Unterschied zwi-
schen beidem ist, jedmensch hat selbstverständlich 
Zugang zur Natur. Die Glasglocke hingegen stellt für 
gewisse Menschen eine Barriere dar.

Im ersten Teil der Kolumne schrieb ich über die 
Barriere des Alters. Im zweiten Teil resümierte ich 
über Bedürftigkeiten der Branche, die zu Hürden 
für den Berufsweg als Schauspieler*in werden kön-
nen. In diesem dritten Teil gehe ich auf Klassismus 
als Barriere für die Entwicklung der eigenen künst-
lerischen Natur ein.

Klassismus wird als eine Diskriminierungsform auf-
grund sozialer Herkunft und Position beschrieben. 
Meine Startposition im Leben war von Haltlosigkeit 
und Chaos und Jugendämtern gezeichnet. Mein 
Aufwachsen fand weit weg von Museums- und The-
aterbesuchen oder anderen Kulturveranstaltungen 
statt. Die Bedeutung von kultureller Bildung ver-
sickerte unter basalen Aspekten der Existenzerhal-
tung. Wenn Menschen mit den Auswirkungen sozi-
aler Ungleichheit verhandeln müssen, bleibt wenig 
Kraft für die berufliche Selbstverwirklichung. Die 
Fische im Teich meines Gartens tanzen ausgelassen 
im Wasser. Selten habe ich mich während meiner 
Schauspieljahre wie ein Fisch im Wasser gefühlt. 
Meistens floss meine Energie in die Erschaffung ei-
ner Illusion von Gleichwertigkeit.

Ein Blick aufs Hier & Jetzt zeigt, dass die Kultur-
branche zu den durch die Pandemie am stärksten 
betroffenen Wirtschaftszweigen gehört. Strukturell 
schlechte Voraussetzungen für eine Bewegung hin 
zu Chancengleichheit. Aber nicht nur die finanzi-
elle Versorgung spielt hier eine Rolle. Die Vielfalt 
sozialer Verbindungen in meinem Leben hat mir 
verschlossen geglaubte Türen zugänglich gemacht. 
Wenn Menschen sich zur Auflösung von Barrieren 
solidarisch verbinden, kann die Position der Glas-
glocke verrückt und manch klassistische Ungleich-
heit weggespült werden. Politisches Handeln im 
Interesse einer positiven Veränderung ist weiterhin 
zwingendnotwendig.

Mit der von mir gesammelten Komposterde versor-
ge ich das Blumenbeet, den kleinen Kartoffelacker 
und die Obstbäume im Garten. Auf meiner Brust 
sitzt eine trällernde Zufriedenheit. Ich betrachte 
die Vielfalt der Blumen und Gewächse und höre die 
Schnecken singen, zu Ehren all den Menschen, mich 
eingeschlossen, die durch Klassismus begrenztwer-
den, aber deren künstlerische Natur niemals aufzu-
halten ist.

JOHANNA SARAH SCHMIDT
ist 1982 in Köln geboren. Hat in 
Deutschland, Dänemark und in der 
Schweiz als Schauspielerin 
gearbeitet, vorwiegend für die 
Bühne. Lebt und schreibt 
meistens in Hamburg. Hat 
leider keinen grünen Daumen.

VON SCHAUSPIELERIN JOHANNA SARAH SCHMIDT
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Viel Kultur für wenige, 
wenig Kultur für viele

Die Statistik bestätigt in vielerlei Studien, dass 
es noch immer eine ungleiche Verteilung bei 
der Nutzung kultureller Einrichtungen gibt. 

Eine aktuelle Umfrage stellt fest, dass nicht einmal 
drei Prozent der Bevölkerung regelmäßig in Thea-
ter, Oper oder Schauspielhaus gehen. 25 Prozent 
tun dies gelegentlich, über 40 Prozent nie! Aus einer 
anderen Untersuchung städtischer Theater geht her-
vor, dass 72 Prozent des Publikums über ein Studi-
um verfügten, 17 Prozent über das Abitur, und nur 
eine kleine Minderheit war ohne gehobene formale 
Bildung. Das zeigte sich auch bei den Berufen des 
Publikums: Rentner*innen, Pensionär*innen, Be-
amt*innen, höhere Angestellte und Selbstständige 
bilden die große Mehrheit, während Schüler*innen 
und Studierende sowie Facharbeiter*innen und Er-
werbslose nur einen kleinen Teil der Besucher*in-
nen ausmachen.

 
Diese Zahlen sprechen allerdings nur von Theatern, 
Konzerthäusern und Opernbühnen. Ähnliche „Grä-
ben“ existieren jedoch auch bei den Kino-Besucher*in-
nen und den Zuschauer*innen der unterschiedlichen 
TV-Sender. Ein Blick auf die Liste der erfolgreichsten 

VON SCHAUSPIELER STEFAN KRAUSE

Dass die Hochkultur mit ihren 
Qualitätsmedien, Klassikkonzerten, 
Theaterevents und Ausstellungen 
noch immer eine Domäne der 
gebildeten, wohlhabenden Schichten 
der Gesellschaft ist, wird zwar nicht 
ernsthaft geleugnet, aber auch  
nicht von allen bedauert. 
Verschiedene Projekte, deren Ziel 
es ist, die Teilhabe an Kultur zu 
verbreitern, zeigen Erfolge, aber die 
Eliten bleiben doch insgesamt weiter 
unter sich. „Kultur für alle“ – eine 
realistische Perspektive oder nur ein 
wohlfeiles Alibi?

Filme (2022) in Deutschland ist da schon mal auf-
schlussreich: Nach dem Spitzenreiter „Avatar – The 
Way of Water“ mit mehr als zehn Millionen Zuschau-
er*innen folgen bis Platz zehn jede Menge Blockbus-
ter aus der Marvel- und DreamWorks-Welt. Dagegen 
landeten hochgelobte arthouse-Filme wie „Belfast“, 
„Meine Stunden mit Leo“ oder „Parallele Mütter“ 
abgeschlagen auf hinteren Plätzen – mit 150.000 bis 
180.000 Besucher*innen.
 
Der renommierte Sender arte hat im Schnitt eine 
Einschaltquote von 1,2 Prozent, 3sat liegt mit 1,3 
Prozent nur knapp davor. Und das TV-Magazin 
„Kulturzeit“ bringt es im Schnitt auf 190.000 Zu-
schauer*innen (plus 15.000 in Österreich und 6.000 
in der Schweiz). Dazu steht dann in der FAZ folgen-
des: „… Doch weil der Bildungsauftrag des öffent-
lich-rechtlichen Rundfunks nur selten so klar erfüllt 
wird wie hier, spielt die Quote im Grunde keine Rol-
le.“ Ist das so? Was bedeutet eine solche Einschät-
zung? Ist der auf diese Weise erfüllte Bildungsauf-
trag eine Art Absolution, um an den herrschenden 
Verhältnissen nichts ändern zu müssen? 

Ein kleiner, gebildeter Teil der Gesellschaft kommt 
in den Genuss der Hochkultur, der überwiegenden 
Mehrheit bleibt die Teilhabe an Massenkultur aller Art.
 
Diese „Tatsache“ nicht zu akzeptieren und gegen 
gängige Bildungsschranken Kultur zu vermitteln, ist 
schon seit längerer Zeit Ziel vieler Initiativen und 
Projekte. An vielen Orten wird versucht, (klassi-
sche) Musik, Theater, Tanz und Bildende Kunst zu 
vermitteln und einem neuen, jungen Publikum zu 
öffnen. Ein Meilenstein war das Projekt „Rhythm 
is it“, bei dem 2003 eine Gruppe von 250 Berliner 
Schüler*innen aus 25 Nationen eine klassische Ballet-
taufführung erarbeitete. Eine ganz aktuelle Initiative 

ist die Berliner „JUGENDKULTURKARTE“ (siehe 
Interview in diesem Heft), die zum Besuch verschie-
dener kultureller Einrichtungen berechtigt. Es gibt 
tatsächlich eine Menge Ansätze, das Bildungsmo-
nopol aufzubrechen und für ganz unterschiedliche 
Gruppen der Gesellschaft zu öffnen. Die weiterge-
hende Forderung, das Bildungsmonopol der Eliten 
zu beenden, wird aber überwiegend abgelehnt, nicht 
zuletzt von diesen Eliten selbst.
 
Und wo stehen wir, die Schauspieler*innen, in dieser 
Situation? Wo verorten wir uns selbst und wo und 
wie engagieren wir uns eventuell? Unsere Arbeitsfel-
der sind sowohl die Massen- als auch die Hochkultur. 
Und auch einige andere, die mal der einen oder der 
anderen Seite zuzuordnen sind – von Mainstream bis 
Avantgarde. Wir spielen an großen Bühnen, wo jeder 
Sitzplatz mit bis zu 250 Euro subventioniert ist, aber 
engagieren uns z. B. auch im weniger abgesicherten 
„Off-Theater“-Bereich. Wir arbeiten im Fernsehen – 
von „daily soap“ bis literarischer Mehrteiler. Wir syn-
chronisieren hochgelobte Kinofilme, aber auch nicht 
der Rede werte „Schrott-Serien“. 

Kurzum: Wir sind Teil der verschiedenen Kul-
tur(en), an denen aber weiterhin sehr unterschied-
liche Schichten der Gesellschaft teilnehmen. An 
dieser Situation etwas zu verändern, betrifft uns 
dabei nicht nur in unserem Beruf, sondern auch als 
Bürger*innen, Steuerzahlende und Wähler*innen. 
Denn die Forderung „Mehr Kultur für viele!“ um-
zusetzen, ist ja erst einmal ein politisches Ziel. Und 
es wäre gut, wenn es auch das Ziel vieler unserer 
Kolleg*innen wäre.

Ein kleiner, gebildeter Teil der 
Gesellschaft kommt in den Genuss 
der Hochkultur, der überwiegenden 
Mehrheit bleibt die Teilhabe an 
Massenkultur aller Art.

AUFTAKT

Eine aktuelle Umfrage stellt fest, 
dass nicht einmal drei Prozent 
der Bevölkerung regelmäßig 
in Theater, Oper oder 
Schauspielhaus gehen. ÜBER DEN AUTOREN STEFAN KRAUSE

... lesen Sie auf Seite 67
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 „Gebärdensprache 
ist meine Wohlfühlsprache”, 
schwärmt sie, 
 „meine Superkraft.”
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Ich dachte mir so: 
Wenn die das schaffen, schaffe ich es auch
Adriane Große liebt das Theater über alles. Seit 2022 spielt 
sie am Staatstheater Mainz die Fee Tinkerbell in „Peter Pan”. 
Doch ihr Weg zum Schauspielberuf war alles andere als 
leicht. Denn eine gehörlose Schauspielerin ist auf deutschen 
Theaterbühnen nicht vorgesehen.

VON SCHAUSPIELERIN KAREN SUENDER
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E s ist der 10. August 2022. Adriane sitzt an 
ihrem Arbeitsplatz „Kotflügel rechts”, es 
gibt gerade eine Störung an der Maschine, 
das Band ist leer. Verschnaufpause. Adria-

ne nestelt ihr Handy aus der Hosentasche und öff-
net Instagram. Sie sieht die Story einer Bekannten, 
die offenbar gerade in einer Sinnkrise steckt, und 
sie kommentiert: „I feel you.” Pling! Die Bekannte 
antwortet: „Oje. Magst du deinen Job auch nicht?”

Und dann brechen bei Adriane alle Dämme. „Ich 
schrieb ihr einen Roman, was ich in meiner Ver-
gangenheit bedauere und erzählte ihr über meine 
Probleme”, erinnert sie sich. „Ich habe ihr alles ge-
schrieben, was mich belastet, schrieb es mir direkt 
von der Seele. Da habe ich erst einmal gemerkt, un-
ter welchem Druck ich die ganze Zeit stand. „Ich 
habe angefangen zu heulen und konnte nicht mehr 
aufhören.” Der Kollege, der gerade bei „Kotflügel 
links” arbeitet, eilt herbei. „Ist alles in Ordnung?”, 
fragt er bestürzt. Adriane kann sich nicht beruhi-
gen. Der Kollege ruft den Gruppensprecher, Adri-
ane wird zum Meister – und schließlich nach Hau-
se geschickt. „Das war so ein Moment, in dem ich 
dachte: Ich kann dort nicht mehr arbeiten. Das ist 
nicht das Leben, was ich führen möchte.” 

Seit sie denken kann, will Adriane Schauspielerin 
werden. Schon als Kind ist sie begeistert von Tanz, 
Konzert, Theater und Film. Sie flüchtet sich in die 
Welt des Fernsehens, stellt sich vor, ein Teil davon 
zu sein. Sie will bei „Schloss Einstein”, „Die wil-
den Hühner” und „Die wilden Kerle” mitspielen. 
Hauptsache wild. Überhaupt ist Adriane ein Ener-
giebündel. Wenn Musik läuft, tanzt sie drauflos. 

„Das war so ein Moment, 
in dem ich dachte: Ich kann 
dort nicht mehr arbeiten.
Das ist nicht das Leben, was 
ich führen möchte.” 

„Ich habe mir vorgestellt, wie 
sie mich auslachen würden.”

Wie viele Kinder in diesem Alter träumt sie vorm 
Spiegel davon, in Wirklichkeit von der Bühne aus 
in die begeisterten Gesichter eines applaudierenden 
Publikums zu schauen.

Aber etwas unterscheidet sie eben doch von den 
meisten anderen Kindern: Adriane ist seit ihrer 
Geburt taub.

Sie wächst mit ihren hörenden Eltern, ihrer hören-
den Halbschwester und vier schwerhörigen Halbge-
schwistern auf. Ihre erste Sprache ist die Gebärden-
sprache. Mit drei Jahren bekommt sie ein Cochlea 
Implantat eingesetzt, mit dem sie ein wenig hören 
kann. So erlernt sie auch die Lautsprache mühelos. 
Ihre Eltern legen großen Wert darauf, dass Adria-
ne mit Hörenden zusammen ist, und so kommt sie 
nach einiger Zeit im Gehörlosenkindergarten, wo 
sie sich mit den anderen Kindern hauptsächlich in 
Gebärdensprache verständigt, in einen normalen 
Kindergarten. Und später in eine normale Grund- 
und Realschule. Sie wächst vorwiegend in der hö-
renden Welt auf. Das ist nicht leicht für Adriane. 
In der Schule freut sie sich immer auf zu Hause, wo 
sie wieder mit ihren Geschwistern gebärden kann. 
„Gebärdensprache ist meine Wohlfühlsprache”, 
schwärmt sie, „meine Superkraft.”

Es sind hauptsächlich ihre Eltern, Großeltern und 
Geschwister, die ihr immer wieder eintrichtern: „Ad-
riane, du hast keine Chance in der Schauspielbranche. 
Siehst du jemals gehörlose Stars?” Solche Sätze treffen 
Adriane hart. Sie fühlt sich nicht ernst genommen. 
Stattdessen recherchiert sie heimlich im Internet, will 
es irgendwie alleine schaffen. Aber als Kind kommt 
man nun einmal ohne Erziehungsberechtigte nicht 
weiter. Sie ist so entmutigt, dass sie nicht mal ihren 
Freund*innen von ihrem Traum erzählen mag: „Ich 
habe mir vorgestellt, wie sie mich auslachen würden.”

BÜHNE
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Auf Drängen ihrer Eltern macht sie eine Ausbil-
dung als Industriemechanikerin bei einem großen 
Autohersteller. Während die Lehrjahre noch Spaß 
und Abwechslung bieten, gestaltet sich die anschlie-
ßende Arbeitswelt wie eine Szene aus Chaplins 
„Modern Times”: Fließbandarbeit. Kotflügel links, 
Kotflügel rechts, Motorhaube, Hecktüren links und 
rechts. Schrauben nachziehen, Adapter einsetzen, 
Schrauben nachfüllen, Adapter entfernen, Schrau-
ben einsetzen – und alles wieder von vorn. „Und 
das jeden Tag. Jeden Tag gleiche Aufgaben und glei-
cher Ablauf. Und täglich grüßt das Murmeltier.”

Ein Anker in dieser Zeit ist Adrianes ebenfalls ge-
hörlose Lebensgefährtin. „Sie hat mich bestärkt. Sie 
hat gesehen, wie schlecht es mir ging und wusste, 
wie viel Spaß ich an Schauspielerei habe. Sie sagte 
mir immer wieder, dass ich Talent habe und meinen 
Weg gehen solle. Sie wolle mich bei allem unterstüt-
zen, was ich tue.” 

2019 unternehmen die beiden eine Weltreise: in 
einem Jahr insgesamt 29 Länder in Afrika, Asien, 
Europa und Südamerika. Auch diese Reise hat et-
was mit ihr gemacht. „Auf der Weltreise konnte ich 
einfach nur ich sein, ohne in einer Rolle zu stecken, 
einfach nur ich. Da war so eine Leichtigkeit, die ich 
vorher nicht kannte.” Unterwegs treffen die beiden 
auch viele Gehörlose, die sie inspirieren. Menschen, 
die ein eigenes Business aufgebaut haben, selbst-
ständig sind, ihren Träumen folgten. Für Adriane 
sind es Vorbilder: „Ich dachte mir so: Wenn die das 
schaffen, schaffe ich es auch.”

2020 kommt sie über einen Aufruf auf Instagram 
in Kontakt mit dem Gehörlosentheaterverein Dort-
mund, der dort die jahrzehntelange Tradition des 
gebärdensprachlichen Theaters fortführt, um ge-
hörlosen Menschen – für die selten kulturelle Er-

lebnisse in ihrer Sprache angeboten werden – die 
Teilhabe am kulturellen Leben zu ermöglichen. Ad-
riane wirkt in mehreren Theaterstücken mit, es be-
flügelt sie sehr. Für sie sind die Menschen im Verein 
wie Familie.

Daneben arbeitet sie weiter am Fließband. 2022 
dann der Zusammenbruch in der Firma. Nachdem 
ihr Meister sie nach Hause geschickt hat, führt sie 
lange, sehr emotionale, aber auch sachliche Gesprä-
che mit ihrer Partnerin, ihren Schwiegereltern und 
engen Freund*innen. Adrianes Gedankenkarussell 
rotiert. Zweifel, Ängste nagen an ihr. Sie fragt sich, 
ob es wirklich eine gute Idee sei, den Weg zu ge-
hen, den sie sich so sehr wünscht. Ob sie überhaupt 
psychisch stabil genug sei, um professionelle Schau-
spielerin zu werden. Die Gespräche sind anstren-
gend – aber auch befreiend. „Alle haben mich er-
mutigt und bestärkt. Ich fühlte mich stark und sagte 
zu mir: Ich kann es schaffen.” Nur mit ihren Eltern 
konnte sie darüber nicht sprechen. „Sie hätten mich 
aufgehalten.”

Am 15. August schließlich bittet sie ihren Meis-
ter um einen Aufhebungsvertrag. Dieser reagiert 
geschockt. Damit hat er niemals gerechnet. Er re-
det auf Adriane ein: „Bist du dir sicher?“ Adriane 
ist sich sicher. Ja, ja und nochmals ja! „Ich hatte 
schon lange den Gedanken zu kündigen, aber der 
Chat mit meiner Bekannten hat das dann ins Rollen 
gebracht. Dafür bin ich ihr sehr dankbar”, sagt Ad-
riane heute lächelnd. Zu Hause stößt sie mit ihrer 
Lebensgefährtin auf die Kündigung an, für beide ist 

Ich wünsche mir, dass Inklusion 
selbstverständlich wird.

Wenn man überhaupt Geld 
bewilligt bekommt, ist es 
meistens zu wenig. Anträge 
werden abgelehnt, mit der 
Begründung, man könne doch 
von den Lippen ablesen. Das 
ist Diskriminierung.

es ein Tag zum Feiern: „Sie wusste ja, dass ich große 
Angst davor hatte und war stolz auf mich, dass ich 
diesen Schritt endlich gewagt habe.”

Adriane zweifelt keine Sekunde mehr an ihrer Ent-
scheidung. Die Kündigung hat etwas in ihr gelöst: 
„Ich fühlte mich ab dem Moment stark und frei. 
Ich fühlte: Jetzt stehen mir alle Türen offen und ich 
kann machen, was ich will.” Und tatsächlich öffnet 
sich bald darauf die erste Tür für sie: Das Staatsthe-
ater Mainz ist auf der Suche nach einer gehörlosen 
Schauspielerin. Adriane erfährt davon über eine Be-
kannte, die Gebärdendolmetscherin ist. „Sie schlug 
mich vor und so kamen wir in Kontakt.” Seitdem 
fliegt Adriane in der Rolle der Fee Tinkerbell in der 
Oper „Peter Pan” über die große Staatstheaterbüh-
ne. Gebärdensprache ist die Feensprache. Sie liebt 
diese Rolle: „Endlich darf ich wieder frech und ge-
mein sein.”

Gehörlose Schauspieler*innen auf deutschen Thea-
terbühnen sind nach wie vor eine Rarität. Und auch 
gehörlose Zuschauer*innen werden nur selten mit-
gedacht. „Ich merke von früher bis heute schon viel 
Unterschied, was Inklusion angeht”, räumt Adriane 
ein. „Aber es ist noch nicht genug. Ich wünschte 
mir, dass Inklusion selbstverständlich wird.” Adria-
ne hat ganz konkrete Vorstellungen, wie inklusiver-
es Theater funktionieren könnte: „Es ist klar, dass 
man nicht alle Theaterstücke barrierefrei gestalten 
kann. Aber ich finde, dass jedes Theater mindestens 
ein inklusives Stück pro Monat anbieten können 
sollte. Wenn ein Theaterstück auf Gebärdensprache 
gespielt wird, sollten auch auf der Homepage Ge-
bärdenvideos zu sehen sein. Auch das Kassen- und 
Foyer-Personal sollte dann Grundlagen der Ge-
bärdensprache erlernen. So freuen sich die Besu-
cher*innen und fühlen sich willkommen.”

Ein Hemmschuh ist auch die Finanzierung: „Ich 
wünschte mir, die Anträge zur Kostenübernahme 
für Gebärdensprachdolmetscher*innen wären we-
niger kompliziert. Es ist wirklich nervenaufreibend. 
Wenn man überhaupt Geld bewilligt bekommt, ist 
es meistens zu wenig. Anträge werden abgelehnt, 

mit der Begründung, man könne doch von den 
Lippen ablesen. Das ist Diskriminierung.” Adriane 
ist sich durchaus bewusst, dass Gebärdensprachdol-
metscher*innen teuer sind – was wiederum tauben 
Schauspieler*innen zu allem Überfluss ein schlech-
tes Gewissen verursacht. „Aber das sollte nicht so 
sein!”

Adriane ist endlich dort angekommen, wo sie im-
mer sein wollte. Auch ihre Eltern sind heute stolz 
auf sie und unterstützen sie, wo sie können. Bisher 
haben sie keine Vorstellung ihrer Tochter verpasst. 
„Theaterspielen bedeutet für mich Leben. Ich tau-
che in eine andere Welt und begeistere mit meiner 
Rolle das Publikum. Ich liebe die Atmosphäre auf 
der Bühne. Beim Applaus bin ich jedes Mal emo-
tional geladen. Es ist ein tolles Gefühl, dass es den 
Leuten gefällt. Es gibt mir die Bestätigung: Das hast 
du gut gemacht. Und ich möchte überhaupt nichts 
anderes mehr machen.”

ADRIANE GROSSE machte eine 
Ausbildung zur Industriemechani-
kerin. Seit 2020 ist sie im Gehör-
losen Theaterverein Dortmund. 
Im Jahr 2022 schlug sie ihren Weg 
als Berufsschauspielerin ein. Ihr 
erster Job am Staatstheater Mainz 
öffnete ihr mehrere Türen.

KAREN SUENDER studierte 
Schauspiel, Theater und Lite-
raturwissenschaft und lebt als 
freie Schauspielerin, Sprecherin 
und Journalistin in Berlin. Sie 
leiht zahlreichen Hörspielrollen 
ihre Stimme und ist regelmäßig 
als Rezitatorin auf der Bühne 
zu sehen, u. a. gehört sie zum 
festen Ensemble des internati-
onalen literaturfestivals berlin 
(ilb). Bei Theapolis leitet sie 
die News-Redaktion und das 
Projekt „KIBA” mit dem jungen 
ensemble-netzwerk. Mehr unter 
theapolis.de/karensuender
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LEA FASSBENDER: Du bist Intendant und künst-
lerischer Leiter des internationalen bzw. türki-
schen Theaters „Ballhaus Prinzenallee” in Berlin 
Wedding. Was macht eure Arbeit als politisches, 
ambitioniertes, junges und türkisches Theater aus 
und wie lässt sich eure Arbeit, Philosophie und 
Bühne beschreiben?

UFUK GÜLDÜ: Die leitende Motivation von mir ist 
und war es immer, ein Theater zu erschaffen, des-
sen Türen für alle Menschen unabhängig von ihrer 
Herkunft, ihrer Religionszugehörigkeit, ihres Ge-
schlechts oder ihres Alters offenstehen.

Es soll ein öffentlich zugänglicher Raum entste-
hen, der sowohl als Auffangnetz, als auch als Inspi-
rationsquelle dienen kann.

Das Ballhaus Prinzenallee ist in seiner grundle-
genden DNA interkulturell. Sei es in der Geschichte 
des Gebäudes oder den Biografien unseres Teams. 
Jeder Mensch mit seinen individuellen Bedürfnis-
sen ist willkommen und kann seine Probleme und 
Sorgen, aber auch Ideen und Wünsche mitbringen. 
Politisches Theater im Soldiner Kiez zu veranstalten, 

Kultur für alle – Entstehung 
neuer Formen für 
ein breites Publikum

Wie kann ein anderer Zugang zum Publikum 
geschaffen werden? Was ist das Besondere am Ballhaus 
Prinzenallee? Intendant Ufug Güldü gibt 
einen Einblick in seine Arbeit und seine Motivation.

INTERVIEW MIT UFUG GÜLDÜ, DEM INTENDANTEN VOM BALLHAUS PRINZENALLEE 

ist eine mutige Entscheidung, für die wir uns ent-
schieden haben und die uns oft viel Arbeit, Nerven 
und Energie kostet. Doch wenn ein Team gemein-
sam mit Herzblut für eine Idee arbeitet, kann am 
Ende nur etwas Gutes dabei herauskommen.

Wir legen Wert auf einen internationalen Zugang, 
der einen inklusiven Charakter mit sich bringt. The-
atrale Strukturen zu hinterfragen und Barrieren auf-
zubrechen, ist der Wunsch, dem wir uns im Ballhaus 
Prinzenallee verschrieben haben, und dem wir so-
wohl einen physischen als auch einen emotionalen 
Raum geben wollen.

Welche Besonderheiten oder Ansätze heben euer 
Theater von anderen vielleicht ab? Wie geht ihr an 
Stoffe heran?

Bei uns findet Kultur und 
Begegnung im gegenseitigen 
Austausch miteinander statt.

BÜHNE

Ja und Nein. Natürlich ist Diversität ein wichtiger 
Aspekt, doch möchte ich gerne über diesen Begriff 
hinaus denken und erklären, dass ich bei der Aus-
wahl meines Teams nicht auf Diversität achte, son-
dern einfach auf den Menschen an sich, zusammen 
mit seinen Fähigkeiten und Talenten. Wenn ich bei 
der jeweiligen Person eine Leidenschaft für die Sache 
spüre, treffe ich meine Entscheidung unabhängig 
von Herkunft, Geschlecht, Alter, Religion etc. Diver-
sität soll natürlich entstehen und nicht erzwungen, 
schon im Vorhinein Entscheidungen beeinflussen 
bzw. der Grund für eine Entscheidung sein.

Ist dieses Miteinbeziehen von vielen Stimmen 
schon immer eine Handschrift von dir gewesen?
Ja, das war mir seit Beginn meiner Arbeit ein Anlie-
gen. Ich arbeite auch viel in der Türkei mit Kunst-
schaffenden und gebe ihnen die Möglichkeit, in 
Deutschland Theater zu machen, das in der Türkei 
leider nicht möglich wäre. Aber mein Ansatz an 
Zusammenarbeit bezieht sich nicht nur auf Her-
kunft oder Religion, sondern es geht mir darum, in 
meinem Team im Ballhaus Prinzenallee auch mit 
Menschen aus verschiedenen Ausbildungsbereichen 
zusammenzuarbeiten. Es ist spannend zu sehen, wie 
durch die unterschiedlichen beruflichen Kontexte 
eine bunte Mischung an Ideen und Kreativität zu-
sammenkommt.

Worin siehst du als Regisseur deine Hauptaufgabe 
und welches Versprechen und welche Inspiration 
hält Theater für dich bereit?
Als Regisseur hat man, meiner Definition nach, nicht 
nur die Aufgabe, am Tag der Premiere ein Stück auf 
die Bühne zu bringen, sondern es geht um viel mehr. 

Junge Impulse aus der postmigrantischen queeren 
Szene mischen sich hier mit der Erfahrung der ers-
ten Einwanderergeneration, aber auch jahrelanger 
Erfahrung am deutschen Stadttheater.

Wir sind ein Team aus Theaterschaffenden, die 
seit Jahren aus jeweils unterschiedlichen Positio-
nen und Perspektiven die Entwicklungen der eu-
ropäischen Theaterlandschaft begleiten durften 
und das Beste vom Gelernten mitnehmen, um uns 
auf die Suche nach neuen Narrativen und besseren 
Bedingungen für Mitarbeitende und auch für das 
Publikum zu machen.

Ein weiterer Motor für Innovation in unserem 
künstlerischen Profil, neben der Förderung neuer 
Theatersprachen in Berlin, ist die Nachwuchsför-
derung. Das Ballhaus Prinzenallee will neben der 
Arbeit mit zahlreichen etablierten Künstler*innen 
besonders in der Anfangsphase Künstler*innen jeg-
lichen Backgrounds am Beginn ihrer Laufbahn ein-
laden, ihre Ideen zu verwirklichen.

Dabei helfen wir nicht nur in Antrags- und Finan-
zierungsfragen, sondern wollen ganz explizit einen 
Raum schaffen, der jungen Künstler*innen eine 
leichtere Entfaltung ihres kreativen Potenzials und 
gleichzeitig einen praktischen Einstieg in die Kul-
turbranche ermöglicht.

Unser Standort im Berliner Wedding verpflichtet 
uns gerade zu kultureller Offenheit und Neugier: 
Durch Bürgerbühnen, Writers Rooms und andere 
Formate wollen wir die Themen und Geschichten 
unseres Kiezes in unsere Räume tragen und gemein-
sam aushandeln. Bei uns findet Kultur und Begeg-
nung im gegenseitigen Austausch miteinander statt.
Mir ist es wichtig, Theater zu machen, das zum Nach-
denken anregt. Wenn ein aktuelles Thema aufkommt, 
mir ein spannender Text unterkommt oder ein*e 
Mitarbeiter*in eine Idee hat, dann setzen wir uns als 
Team zusammen und probieren aus, ob die Idee in 
der Praxis funktionieren kann. Wenn es nicht klappt, 
dann lassen wir es auch wieder, dann soll es so nicht 
sein. Aber wenn die Idee aufgeht, dann arbeiten wir 
als Team an der Verwirklichung dieser.

Würdest du tendenziell sagen, neben eurem Kon-
zept und der Form spielt auch die Diversität im 
Team eine wichtige Rolle?

Aber mein Ansatz an Zusammenarbeit 
bezieht sich nicht nur auf Herkunft 
oder Religion, sondern es geht mir darum, 
in meinem Team im Ballhaus Prinzenallee 
auch mit Menschen aus verschiedenen 
Ausbildungsbereichen zusammenzuarbeiten. 
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Gerade im Ballhaus Prinzenallee können die Schau-
spieler*innen oft ihre persönlichen Geschichten und 
Erlebnisse in die Stücke mit einbauen. Dadurch wird 
ein ganz anderer Zugang zum Publikum geschaffen. 
Einerseits habe ich die Verantwortung, das Selbst-
bewusstsein der Künstler*innen zu stärken und eine 
friedliche und ausgeglichene Gruppendynamik zu 
schaffen und andererseits liegt meine Verantwor-
tung auch beim Publikum. Die Besucher*innen ha-
ben eine Erwartung an den Abend, geben ihr hart 
erarbeitetes Geld dafür aus und damit liegt die Auf-
gabe auch bei mir, ihnen einen Abend zu bescheren, 
der sie (in welcher Hinsicht auch immer) berührt.

Wo seht ihr euch in ein paar Jahren und welche 
Visionen könnten es sein, die ein breites und stetig 
wachsendes Publikum anziehen?
Wir wollen, dass das Ballhaus Prinzenallee der Ort 
werden könnte, den sich viele von uns in der Berliner 
Kulturszene wünschten: Eine Bühne, auf der wir an 
einem Abend unsere Eltern und Freund*innen aus 
den Arbeitermilieus unterhalten können, und am 
nächsten unsere Kolleg*innen und Partner*innen 
aus dem Bildungsbürgertum. Und wer weiß? An 
manchen Abenden vielleicht ALLE zusammen. 
Klassenunterschiede zerreißen die Biografien der 
Menschen schon immer und haben unterschied-
lichste Ursachen. Der kulturelle Zugang zu komple-
xen Inhalten ist eine davon. Das Theater muss sich 
wieder auf die Suche nach den Vermittlungsmög-
lichkeiten von intelligenten Inhalten begeben, um so 
Teilhabe an gesellschaftlichen Diskursen zu schaffen 
und gleichzeitig ein Bewusstsein für die Probleme 
marginalisierter Menschen. Ein ganz entschiede-

ner Wunsch für die Zukunft unseres Hauses ist, die 
Bühne auch für Laiendarsteller*innen zu öffnen, um 
noch mehr Lebensrealität in die Kunst einfließen zu 
lassen. Genauso sollte die theaterpädagogische Ar-
beit mit Kindern und Jugendlichen einen festen Platz 
in der Berliner Kulturlandschaft erhalten.

Unser Wunsch für die Zukunft ist es in erster 
Linie, die Bekanntheit vom Ballhaus Prinzenallee 
auszubauen. Von Personen, die unser Haus schon 
kennen, wird das Programm positiv angenommen, 
doch fehlt es uns noch an der Reichweite, auch Per-
sonen über unser Stammpublikum hinaus anzu-
sprechen. Mit unserer täglichen Arbeit wollen wir 
einen Beitrag zu kultureller Bildung und für mehr 
Solidarität und Zusammenhalt in der Stadt leisten 
und somit ein fester Bestandteil des kulturellen Ber-
liner Lebens werden.

Wir stellen uns mit dem Ballhaus Prinzenallee 
einen Raum vor, der den ganzen Tag über von ver-
schiedenen Personen mit verschiedenen Ideen und 
Visionen aufgesucht und belebt wird. Das Potenzial 
steckt im Haus und in meinem Team, jetzt muss es 
nur noch umgesetzt werden.

Das Theater muss sich wieder auf die Suche 
nach den Vermittlungsmöglichkeiten 
von intelligenten Inhalten begeben, um 
so Teilhabe an gesellschaftlichen 
Diskursen zu schaffen und gleichzeitig 
ein Bewusstsein für die Probleme 
marginalisierter Menschen.

LEA FASSBENDER 
ist Film-, Fernseh-, 
Theater- und Synchron-
schauspielerin. 
Sie lebt in Berlin.

UFUK GÜLDÜ ist ausge-
bildeter Schauspieler und 
Regisseur, Theaterpädagoge 
und Gründer des Theater28. 
Als erweitertes Vorstands-
mitglied vertritt er den 
Bundesverband Theaterpäd-
agogik (BuT). 2014 gründete 
er den Verein Interkultu-
rell-Aktiv e.V., der es sich zur 
Aufgabe macht, mithilfe von 
darstellender Kunst gesell-
schaftliche Themen kritisch 
aufzuarbeiten. Das Ballhaus 
Prinzenallee stellt dafür den 
idealen Produktionsort dar. F
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Erschaffe deine eigene Kunstfigur!
Sich mit allen Bereichen oder vielen Bereichen der Kultur zu 
beschäftigen, ist ein klarer Vorteil, das ist meine Meinung.

VON SCHAUSPIELER UND AUTOR RÜDIGER BACH

Es ist spannend, einmal nicht fremde Worte 
von Autor*innen zu sprechen, diesen Leben 
einzuhauchen, sondern den eigenen, selbst 

geschriebenen. Es ist ein ganz anderes Gefühl als 
Schauspieler gleichzeitig auch Autor und Produzent 
in einer Person zu sein. Das öffnet einen anderen 
Bereich – eine erschöpfende, jedoch auch sehr be-
friedigende Arbeit. Sie erweitert den Horizont im-
mens.

In der Pandemie hieß es für mich und viele andere 
auch: alles neu denken. Theater geschlossen, Kinos 
geschlossen, das Drehen erst einmal eingestellt. Es 
fühlte sich an wie Berufsverbot. Was tun? Wie geht 
es weiter? Wie lange dauert die Pandemie?
Alles stand infrage.

Dann kam mir die Idee, ein Buch zu schreiben. 
Nicht aufgeben, nicht jetzt. Mut machen, mir selbst 
und anderen. Ein Mutmachbuch: „Nimm Dich 
selbst bei der Hand”. Ein Handbuch für Schauspie-
ler*innen mit vielen Tipps etc.

Dieses Buch zu schreiben, hat mich beflügelt. Ab-
solutes Neuland. Ich habe es einfach gemacht, ich 
wollte etwas tun, kreativ sein. Kein Stillstand, weil 
alles still stand.

Durch das Arbeiten mit meinem damaligen 
Schauspielcoach an einer Figur entstand dann eine 
weitere Idee, ein Bühnenprogramm zu schreiben: 
„HOLGER F. – EINE EINFACHE GESCHICHTE 
IN 14 LIEDERN”.

Holger F. war da, plötzlich und unerwartet. Nur 
über Lieder, insgesamt 14, ließ ich seine Geschichte 
erzählen. Ich hatte mir eine eigene Figur erschaffen, 
eine Kunstfigur. Kreativ arbeiten, nicht ausbremsen 
lassen von Corona. Mein fester Vorsatz war, dieses 

Bühnenprogramm auch auf die Bühne zu bringen, 
das war das Ziel. Und ich habe es erreicht.

Natürlich hatte ich sowohl beim Buch, beim Büh-
nenprogramm als auch beim Kurzfilm HOLGER F. –  
EINFACH LIEBE und jetzt beim letzten Teil der 
Trilogie von HOLGER F. – EINE ANDERE GE-
SCHICHTE MIT MUSIK Unterstützung und dra-
maturgischen Beistand von www.kmkb.de. Danke 
Claudia.

Wie gesagt, es war totales Neuland für mich. Wie 
schreibt man ein Buch? Wie eigene Texte für die 
Bühne? Wie ein Drehbuch?

Und dies war und ist ein guter Weg für mich. Ich 
hätte das nie für möglich gehalten, dass ich das alles 
kann. Ich kann es! Und dieses Bewusstsein, mehr zu 
sein, nicht „nur” Schauspieler ist einfach klasse und 
lässt mich weiter wachsen und lernen. Und das ist 
gut so.

RÜDIGER BACH 
Schauspieler und Autor, 
Jahrgang 1964, lebt in 
München und arbeitet seit 
fast 40 Jahren als Schau-
spieler, mal fest am Theater, 
dann wieder frei, sehr gerne 
frei. Er hatte viele Gastrol-
len in TV-Serien (zuletzt in 
„Dahoam is dahoam“ und 
„KITZ”). Ein neues Bühnen-
programm mit dem Titel 
„Holger – Eine einfache 
Geschichte in 16 Liedern“ 
hat im Oktober 2021 Premie-
re im Kleinen Theater Haar. 
www.ruedigerbach.comF
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Theater für alle? 
Bewegung braucht 
das nötige „Kleingeld“

VON NANDA BEN CHAABANE UND LORENZ CHRISTIAN KÖHLER

Seit 18 Jahren machen wir mit unserer Compa-
ny Drehbühne Berlin frei produzierte Thea-
terproduktionen an verschiedenen Orten der 

Stadt. Vielleicht nicht zuletzt, weil wir selbst inzwi-
schen als Theatermacher*innen-Paar vier gemeinsa-
me Kinder haben, hat sich unser Fokus in den letzten 
Jahren verstärkt auf die Arbeit mit und für Kinder 
und Jugendliche gelegt. Dafür haben wir uns jedes 
Mal neu durch den Förderdschungel gekämpft, um 
jede*n einzelne*n Zuschauer*in geworben, gebangt, 
gezittert, Kooperationen geschmiedet, Kontakte ge-
pflegt und gejubelt, wenn wir doch glücklicherweise 
wieder einmal nicht pleite gegangen sind, um dann 
sofort wieder mit der nächsten Idee von vorn anzu-
fangen. Lange Jahre ging das so – mal mit und oft 
genug auch ohne Förderung.

 Dann kam die Pandemie – der Schock, eine kurze 
Phase der Panik … und dann „Neustart Kultur“. Und 
plötzlich wurde ganz viel möglich. Wir konnten Pro-
duktionen umsetzen, die lange Jahre nicht finanzier-
bar waren. Wir konnten Stücke an Schulen spielen, 
mobile Technik und Bühnenzelte anschaffen, Work-
shops an Schulen geben und zusammen mit den 
Kids Open-Air-Theateraufführungen machen. Wir 
mussten uns einmal mehr in den Antrags-, Verwal-
tungs- und Abrechnungswahnsinn begeben, Stunden 

um Stunden Rechnungen und Quittungen hin- und 
herschieben, immer mit der Sorge im Rücken, ob wir 
auch alles richtig machen, denn die Größenordnung 
der Förderungen war auch für uns neu.

Man hat so viel gearbeitet wie selten, hat so viel 
Geld bewegt wie noch nie und doch bleibt am Ende 
kaum mehr als ein Mindestlohn. Klar – kreative Ar-
beit sollte man als Freischaffende*r niemals in Stun-
den aufrechnen, und wir haben immerhin nicht nur 
uns, sondern auch vielen anderen Freischaffenden 
wirtschaftlich über die letzten Monate und Jahre 
geholfen. Darum ist man auch stolz und glücklich. 
Auch weil Dinge ermöglicht wurden, die vorher 
nicht möglich waren: eine „DDR-Fluchtgeschichte“ 
vor Jugendlichen spielen, die noch nie im Theater 
waren, weil wir unsere Theaterbühne in ihre Schule 
bauen und sie kostenlos zuschauen lassen konnten. 
Sechs Wochen mit über 100 Kindern Theaterwork-

Freie, fair bezahlte 
Theaterarbeit mit und für 
Kinder und Jugendliche 
mit Neustart Kultur endlich 
möglich. Was bleibt davon?

Kreative Arbeit sollte man 
als Freischaffende*r niemals 
in Stunden aufrechnen.

shops machen und ihnen Schauspiel, Luftartistik, 
Maskenbau und Musik nahebringen und mit ih-
nen zusammen ein Clownsstück über Mauern und 
Grenzen mitten auf dem Tempelhofer Feld spielen. 
Mit einer Theater-Kunst-Produktion von Schule zu 
Schule ziehen, mit Kindern über Expressionismus 
sprechen, mit ihnen Maskenspiel, Schauspiel, Pup-
penspiel und Musik probieren. Kurzum – wir konn-
ten Kindern und Jugendlichen unsere Arbeit näher-
bringen – näher als je zuvor.

Warum scheint es nur in Krisenzeiten möglich zu 
sein, Kinder- und Jugendlichen Theater außerhalb 
großer Institutionen so nahezubringen? Als freie 
Company ist es normalerweise undenkbar, sich mit 
ungeförderten Produktionen für Kinder und Jugend-
liche über Wasser zu halten. Für Gastspiele wird weit 
weniger Geld bezahlt als für Produktionen im „Er-
wachsenen-Bereich“, und um auf eigenes Risiko zu 
spielen, sollte man sich ebenfalls nicht auf ein Kinder- 
und Jugendpublikum fokussieren. Gerade die freie 
Theaterarbeit für und mit Kindern und Jugendlichen 
müsste also in einem viel höheren Maß gefördert 
werden, um die zu erreichen, die es wirklich brau-
chen! Erste Ansätze hat der ehemalige Kultursenator 
zumindest hier in Berlin mit dem KIA-Programm 
auf den Weg gebracht. Ob und wie sein Nachfolger 
das Thema im Blick hat, bleibt abzuwarten.

Ohne Zweifel, wir sind dankbar und glücklich, 
in einem Land zu leben, in dem es überhaupt diese 
Formen der Kulturförderung gibt. Und doch ist es 
erstaunlich, wie schwer es nach der Pandemie schon 
jetzt wieder geworden ist, für ähnliche Vorhaben 
Gelder zu akquirieren. Und das, obwohl die Anzahl 
der Depressionen bei Kindern und Jugendlichen 
laut Studien um 40 Prozent gestiegen ist, Psycho-
log*innen Alarm schlagen, Kinder und Jugendliche 
dringend Unterstützung brauchen – vor allem auch 
abseits von Leistungs- und Notendruck, zum Bei-
spiel in Form von kreativ-künstlerischer Arbeit.

Wir, als Schauspieler*innen, als Theaterma-
cher*innen, können Kindern und Jugendlichen an-
dere Blickwinkel verschaffen, andere Lebensformen 
präsentieren, vielleicht Perspektiven aufzeigen und 
eingefahrene Denkmuster aufbrechen. Wir können 
Theater an Orte bringen, wo sonst kein Kontakt zu 
Theater oder Kunst besteht. Dazu braucht es oft gar 
nicht so viel Geld, nur genug, um kreativ arbeiten 
und einigermaßen fair bezahlt zu sein.

Was ist nun die Antwort auf die Frage:  
Kultur für alle?

Ja, Kultur sollte für alle zugänglich sein. Es 
braucht einen Bewusstseinswandel über den Status 
von künstlerisch-kreativer Arbeit mit und für Kin-
der- und Jugendliche. Neben Diskussionen rund um 
Digitalisierungsstau und Lehrer*innen-Mangel ist 
davon leider kaum etwas zu hören. Es muss uns zu 
denken geben, wenn eine Opernkarte mit mehreren 
hundert Euro pro Platz subventioniert wird, wäh-
rend eine Schulklasse nicht mehr als maximal fünf 
Euro pro Kind für eine Theaterkarte ausgeben kann 
und das oft nicht mehr als einmal pro Jahr.

Theater und Kultur muss zugänglicher werden, 
für die die es am Dringendsten brauchen – eben 
Kultur für ALLE!

Wir können Kindern und Jugend-
lichen andere Blickwinkel ver-
schaffen, andere Lebensformen 
präsentieren, vielleicht Perspek-
tiven aufzeigen und eingefahrene 
Denkmuster aufbrechen.

NANDA BEN CHAABANE war 
am Schauspielhaus Köln engagiert 
und absolvierte ihre Ausbildung an 
der „Ecole Philippe Gaulier“ in 
London. Gemeinsam mit Lorenz 
Chr. Köhler gründete sie 2004 die 
Drehbühne Berlin, wo sie spielt, 
inszeniert und Projekte entwickelt.

LORENZ CHRISTIAN KÖHLER 
studierte an der HfS „Ernst 
Busch“ und war vor der eigenen 
Company u. a. bei Peter 
Stein engagiert. Er produziert, 
führt Regie und steht 
oft auch selbst mit auf 
der Bühne.

Nanda und Lorenz ergänzen und bereichern ihre Arbeit 
gegenseitig durch ihre unterschiedlichen künstlerischen 
Biographien. Gemeinsam haben sie vier Kinder.
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 „Kampnagel Pioniere” 
40 Jahre später – eine 
Recherche

Im Oktober 2022 feierte die 
internationale Kulturfabrik Kampnagel 
im Hamburger Stadtteil Winterhude 
ihr 40-jähriges Bestehen. Sie ist zu einem 
Markenzeichen der Stadt geworden.

VON SCHAUSPIELERIN IRIS BEBENSEE

F rühjahr 2021. Ich freue mich. Ich erhalte eine 
Recherche Förderung von der Kulturbehörde 
Hamburg. Ich möchte den Zeitraum des Frei-

en Theaters in Hamburg, speziell das Wirken der 
Freien Gruppen in der Kulturfabrik Kampnagel, in 
den 1980er – 90er Jahren beleuchten.

Wir erinnern uns: Frühjahr 2021. Lockdown. Die Kul-
turlandschaft und ihre Künstler*innen liegen brach. 
Wo sind sie alle geblieben, die vielen Künstler*innen? 
Eigentlich eine schlechte Zeit für alle Kulturschaf-
fenden. Paradoxerweise eine gute Zeit für mich, um 
meine Interviewpartner*innen aufzusuchen und sie 
zu einer Erinnerungsreise einzuladen. Ich stelle ei-
nen Fragenkatalog und eine Namensliste von über 
30 ehemaligen Akteur*innen der Freien Theaterszene 
zusammen. Mir kommt in den Sinn, dass in konven-
tionellen Theaterhäusern die Geschichte der Vorgän-
ger*innen geehrt wird und man mit weichen Knien 
liest, wer schon alles in diesem ehrenwerten Hause ge-
spielt hat. Die freie Szene hat keine aufgezeichnete Ge-
schichte, keine Wertschätzung, kein wirkliches Archiv.

Es ist warm, viele meiner Gesprächspartner*innen 
treffe ich draußen in den Gärten, in Cafés, auf Ter-
rassen. Meiner kleinen Handykamera stecke ich ein 
Licht, ein Mikrofon auf. Noch unbedarft zeichne 
ich die Gespräche für eine bessere Auswertung auf, 
ohne jedoch zu ersehen, welch ein interessantes und 
wichtiges Zeit- und Zeugen Dokument damit ent-
steht. Meine Ausgangsfrage an alle meine Interview- 
partner*innen lautet: Hat es sich für Dich gelohnt? 
Wäre eine Karriere in konventionellen Sinnen nicht 
leichter gewesen, besonders in Anbetracht der vielen 
Schwierigkeiten des Überlebens auf dem Gelände?  
„Wir mussten um alles kämpfen, um Stücke zu er-
finden, um Auftrittsorte, um Essen, Spritkosten, um 
Plakatieren zu dürfen, die Aufzählung ist endlos …“, 
erzählt mir Sebastiano Toma ehemals von den Flie-
genden Bauten, einer der bekanntesten Freien The-
atergruppen.

Doch wie fing alles an? Gerade letztes Jahr im Ok-
tober feierte die internationale Kulturfabrik Kampna-
gel im Hamburger Stadtteil Barmbek ihr 40-jähriges 
Bestehen. Sie ist heute längst ein Markenzeichen der 
Stadt und wird wie die anderen großen Theaterhäuser 
subventioniert. Wie kam es dazu? Vor vierzig Jahren 
war das noch von niemandem vorherzusehen. Ganz 
im Gegenteil, die Abrissbirne hing wie ein Damokles-
schwert über viele Jahre über dem Gelände.

Ein Rückblick auf den Beginn der 1980er Jahre: Das 
Schauspielhaus in Hamburg muss aufgrund von auf-
wendigen Sanierungsarbeiten geschlossen werden. 
Als Ausweichquartier wird die stillgelegte Fabrik 
Kampnagel ausfindig gemacht. Die Schauspieler*in-
nen vom damaligen Ensemble sind sofort animiert 
und wittern, dass hier eine gute Zeit anbricht, so auch 
Michael Schönborn: „Ich war einer der Ersten, die das 
Gelände überhaupt betreten haben … das war vor-
her eine Industrieproduktion, von Theater weit und 
breit nichts, das war wunderbar, ein Stück Freiheit.“                                                                                                                                       
Die Fabrik Kampnagel entpuppt sich schnell als Ge-
heimtipp und Anziehungsort für viele Künstler*in-
nen und Besucher*innen. 

Helga Schuchardt, damalige Kultursenatorin, erin-
nert sich: „Der Funke, Kampnagel als Kulturstätte 
zu nutzen, ist übergesprungen, ursprünglich war 
Wohnungsbau geplant.“

Die freie Szene hat keine aufgezeich-
nete Geschichte, keine Wert- 
schätzung, kein wirkliches Archiv.

Für das Schauspielhaus wurden drei verschiedene 
große Theatersäle ausgebaut, die K2 mit 250 Plätzen, 
die K1 mit 150 Plätzen und die große multifunktio-
nale Halle K6 plus Verwaltungsgebäude, Casino und 
Werkstätten.

„Und wenn die zurückgehen, sollte alles abgerissen 
werden, das kann nicht sein“, erzählt mir Marion Mar-
tienzen, Schauspielerin ehemals vom Pantheater.

So kam es im Oktober 1982 zur ersten Besetzungs-
probe der Freien Gruppen mit Unterstützung von 
vielen Gästen auch außerhalb Hamburgs. Erste 
Erfolge zeichnen sich ab. Mücke Quinckhardt und 
Hannah Hurtzig können als Intendant*innen-Team 
oder wie sie sich selbst titulierten als „Dilettant*in-
nen“, das Gelände verwalten und die Spielpläne ge-
stalten. „Wir hatten ein Wahnsinns-Abenteuer Ad-
renalin im Blut“, erinnert sich Mücke Quinckhardt.
In jährlichen Schritten wird immer wieder um den 
Erhalt der Hallen gekämpft, obwohl das Renommee 
der Kulturfabrik Kampnagel schon weit über Ham-
burgs Grenzen hinaus international anerkannt war. 
Es gab die vage Weisung von der Politik: „… solan-
ge das Gelände vom Publikum angenommen wird.“                                                                                                                            
Tja, das kann man so oder so auslegen.

Heiß her gingen auch die politischen wie künstle-
rischen Diskurse innerhalb der Freien Gruppen. Es 

ist die Zeit der Mitbestimmung am Theater. Aber ist 
das für jede*n gut? Während meiner Schauspielaus-
bildung habe ich viele Gespräche verfolgt und emp-
fand diese zum Teil heftigen Auseinandersetzun-
gen eher verstörend. „Na ja, da standen die Leute 
schon sehr unter Konkurrenz“, resümiert Stefanie 
Grau, ein sogenanntes Urgestein der Freien Sze-
ne, die schon 1982 bei der ersten Besetzungsprobe 
dabei war und heute als eine feste Größe mit dem 
Kindertheaterschiff in Hamburg etabliert ist. In 
unserem Interview erfahre ich, dass sie die Leitung 
ihrer Tochter übergibt. Kein leichter Schritt bei der 
schwierigen Gesamtsituation für die Kultur.

In der Natur des Freien Theaters liegt wohl der Über-
lebenskampf. Reflektierend auf diese Zeit lassen sich 
bestimmt Parallelen zu heute ziehen. Ich erhoffe mir 
mit der Recherche, das immer noch Besondere an 
Ausdruck und Erscheinung des Freien Theaters he-
rauszukristallisieren. Es sind berührende Momente 
des Erinnerns entstanden an diesem besonderen 
Ort und dem Feeling der Zeit, auf dem damals noch 
riesigen und wilden Kampnagelgelände, das für vie-
le der Dreh- und Angelpunkt ihrer Karriere war und 
auch ein Stück Heimat bedeutete.

Mein Resümee: bei aller Unterschiedlichkeit 
des Erlebens dieser Jahre der Hamburger Frei-
en Theaterszene kann ich zusammenfassen:                                                                              
„Kampnagel war eine besondere Zeit – für alle!”

IRIS BEBENSEE, Jahrgang 1967, 
ist Schauspielerin und Tänzerin. Sie 
war Kinderdarstellerin am Theater 
und Film. Ihre Schauspielausbildung 
hat sie auf Kampnagel absolviert. 
Nach der Bühnenreifeprüfung folgten 
Engagements an Bühnen und freien 
Produktionen. Mitarbeit am Panstudio, 
Sprecherin bei Hörspielproduktionen 
und Synchron. Seit 2008 hat sie ihre 
eigene Ein-Frauen-Zimmer-Hör-
Spiel-Bühne am Laufen und konzipiert 
Lesungen. Sie ist Mitinitiatorin eines 
Kunstsalons. Zurzeit arbeitet sie 
an einem Dokumentarfilm über die 
Anfänge der Freien Theaterszene auf 
Kampnagel.

BÜHNE

F
O

TO
: 

P
R

IV
A

T



52 53

Kolumne: Kultur für alle?

VON PAUL MAXIMILIAN PIRA

W er diese Frage so von sich gibt, muss wohl 
zu jenen gehören, die es sich leisten kön-
nen, die Welt vom Thron der Ironie zu be-

trachten. Die Themen brennen und damit die Wel-
ten in diesen Themen.

Am 30. August 2021, vier Wochen vor der Bun-
destagswahl des angetretenen Klimakanzlers Olaf 
Scholz, sortierten die Tagesthemen die Krisen des 
Tages folgendermaßen: Die Stadt Wuppertal wird 
zum Hotspot der Corona-Pandemie und Juliane 
Fliegenschmidt vom WDR kommentierte die Situ-
ation so: „Wie viel wurde den Kindern schon ab-
verlangt? Anderthalb Jahre haben sie jetzt schon 
zurückgesteckt, damit die Erwachsenen nicht krank 
werden. […] Solidarität zwischen den Generationen 
ist eben keine Einbahnstraße.“ Am selben Tag liefen 
die letzten Stunden des 20-jährigen Auslandsein-
satzes in Afghanistan ab und läuteten damit eine 
humanitäre Katastrophe ein. Die Grünen-Abgeord-
nete und geoutete Transfrau Tessa Ganserer wird in 
ihrem Wahlkampf vorgestellt. Die Inflation steigt 
auf 3,9 Prozent, prognostiziert werden bis zu fünf 
Prozent. Warum die Tagesthemen auf ein für mich 
einschneidendes Ereignis nicht Bezug nehmen, ist 
mir unbekannt. Nämlich darauf, dass an diesem Tag 
mehrere junge Menschen in den Hungerstreik tre-

ten, um dem Willen der letzten Generation, der An-
erkennung der Klimakrise und ihren Forderungen 
Ausdruck zu verleihen. Sie treten an diesem Tag in 
einen Hungerstreik, weil sie keine andere Möglich-
keit sehen, für dieses Thema ernsthafte Aufmerk-
samkeit zu erzeugen. Das eigene Leben bewusst zu 
gefährden, ist eines der radikalsten Szenarien, zu 
denen Menschen fähig sind. Was wird die Generati-
on, die ohne die Solidarität der Alten aufwächst, was 
werden die, die jetzt Kinder sind, tun und uns allen 
vorwerfen, wenn sie erwachsen sind? Ist das dann 
die Mega-Krise?

Robert Habeck, der sich als besorgter Vater einen 
Abend ins Zelt der Aktivist*innen schleicht, zollt ih-
nen Respekt und kriegt die prompte Antwort, dass 
er keinen Respekt haben soll, sondern handeln, weil 
er sich aktiv in die politische Position gestellt hat. 
Jetzt, knapp zwei Jahre später, sind die Krisen nicht 
weniger geworden. Ukraine-Krieg, Iran Revolution, 
Nein Danke zur Atomkraft, Ja zur Kohle und dem 
Ende von Lützerath und bei der Wahl zum Klima-
neustart in Berlin, mit einer Wahlbeteiligung von 
35,7 Prozent stimmen 423.594 Menschen aktiv mit 
Nein und damit gegen ein klimaneutrales Berlin 
2030 ab. Der Mensch kann nicht verzichten, schon 
gar nicht auf seine Gewohnheiten, und bevor er sich 

Bei frischer Nord-Ost Brise
Die zerlegte allen die Frise
In der Luft der Duft einer salzigen Prise
Stand ein junger Ostfriese
Auf der vertrockneten alten Wiese
Am Gatter seiner geerbten Remise.
 
Und daneben, er passte nicht unter die Markise
stand ein Riese.
Und wie der so daneben steht, bemerkte er präzise
„Wir haben eine Krise, mein guter Ostfriese.“
Die Antwort des Friesen: „Krise … welche Krise?“

selbst infrage stellt, zeigt er sein trotzigstes Gesicht 
und kauft sich demnächst CO₂ Ausgleichspakete. 
Erst wenn in einem Frühling der Kirschgarten nicht 
mehr zu blühen anfängt, wenn wir nicht mehr wis-
sen, ob wir morgen noch Wasser zu trinken haben 
werden, erst wenn wir alle lokal betroffen sein wer-
den, werden wir uns im Ganzen ändern wollen.

Eine Krise ist im Allgemeinen ein Höhe- oder Wen-
depunkt einer gefährlichen Konfliktentwicklung 
in einem natürlichen oder sozialen System. Wir 
Geschichtenerzähler*innen kennen Konflikte und 
Krisen genau, weil wir sie in unseren Geschichten 
ständig kreieren. Ich frage mich auch, was wür-
de Christoph Schlingensief wohl machen, der den 
Spruch geprägt hat: „Krise als Chance“? Würde er 
den Kopf von Olaf Scholz fordern, aufgrund seiner 
Untätigkeit in dieser Zeitenwende, wie einst den 
von Kohl oder würde er alle Spiegel dieser Welt zer-
stören, damit niemand mehr hineinsehen müsste? 
Würde er den riesigen Herausforderungen künstle-
risch trotzen? Kann man diesen Herausforderungen 
künstlerisch trotzen oder bleibt nur der mutige und 
auf die Chancen der Veränderung bauende Blick 
nach vorn? 

Aber von welcher Krise reden wir exakt und welche 
jetzt als Erste? Gibt es einen Messias, der sich zu ei-
ner Antwort vom Berg herunter bequemt? Ich frage 
mal Chat GPT, die A.I. hat doch jetzt die Lösung für 
alles oder bei Social Media, wem folge ich denn da? 
Kann ich diese Verantwortung bitte bitte an jeman-
den übertragen?

„Finanzierung, Relevanz und Auftrag von Theater, 
soziale Sicherungssysteme, Diversität, faire Arbeits-
bedingungen, Respekt, attraktives Gehalt, Fachkräf-
temangel, Nachhaltigkeit. Nun haben alle verstan-
den, dass es so nicht weitergeht und jetzt heißt es 
ab durchs Fenster und #ReinInDieStrukturen. Um 
diese Strukturen zu eurer Milkey Way zu machen.“ 
– Regina Leenders Teil des Vorstands des ensemb-
le-netzwerk e.V. auf der Bundesweiten Ensemble 
Versammlung 2022 in Berlin.

PAUL MAXIMILIAN PIRA  
studierte Schauspiel an der 
Hochschule für Musik und Thea-
ter Felix Mendelssohn Bartholdy 
in Leipzig, war Teil des Schau-
spiel Studio am nt Halle. Im 
Anschluss im Festengagement 
am ETA Hoffmann Theater in 
Bamberg beschäftigt und ist nun 
als freischaffender Schauspieler 
in Film und Theater unterwegs. 
Seit 2016 ist er Mitglied des 
ensemble-netzwerk und der 
GDBA und Teil des Vorstands des 
ensemble-netzwerk e.V.
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Rüdiger Bach

Nimm dich selbst  
bei der Hand

Ein Mutmachbuch

Der Schauspielknigge für ganz junge Schauspieler  

und jung gebliebene, die etwas verändern wollen.

Mit einem Vorwort von Bo Rosenmüller.

Online erhältlich und in jeder Buchhandlung.
Preis: 7.50 € E-book: 4.99  €

Neuerscheinung am 1.12.2020
ANZEIGE
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 „Zu oft wird sich auf dem Rücken   
   von uns Schauspieler*innen eine   
   goldene Nase verdient. Aber 
   da, wo wir Schauspieler*innen mit 
   gut gepflegten Daten sind, sind 
   am Ende auch die Besetzer*innen, 
   und das ist unsere Stärke. ”

B E K A B E D I A N A

FILM /FERNSEHEN
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Die Empfehlung des 
BFFS für Filmmakers: 
Eine Chance für uns 
Schauspieler*innen

VON SCHAUSPIELER UND BFFS-

VORSTANDSMITGLIED BEKA BEDIANA

ist nicht nur aufwendig und kostspielig, sondern auch 
eine Hürde, die vor allem für Berufsanfänger*innen 
und Schauspieler*innen mit begrenztem Budget eine 
enorme Belastung und eine Chancenungleichheit 
darstellt. Daher ist es richtig, dass der BFFS auch 
bei dem Thema Datenbanken das Heft in die Hand 
genommen und eine Empfehlung für Filmmakers 
ausgesprochen hat.

Doch wie kam es zu dieser Empfehlung? Der BFFS 
hat seit Jahren das Ziel, dass Schauspieler*innen 
nicht mehrere Datenbanken pflegen und zahlen 
müssen, um für Besetzungen gefunden zu werden. 
Dazu wurden bereits vor einigen Jahren die ent-
sprechenden Gespräche, zunächst mit Filmmakers 
als Marktführer aufgenommen. Castupload hat 
Filmmakers gekauft, wodurch die älteste Schau-
spieldatenbank in D/A/CH mit dem größten Beset-
zungssystem in der EU vereint wurde. Der BFFS hat 
die Chance, die diese Vereinigung mit sich bringt, 
erkannt und diesen Schritt von Anfang an beglei-
tet, um mitzugestalten und eine für uns Schauspie-
ler*innen faire Datenbank zu schaffen. Dies ist dem 
BFFS gelungen! 

Was hat die Kooperation mit Filmmakers den 
Schauspieler*innen konkret gebracht? Zum ersten 
Mal sitzt der BFFS, und damit wir Schauspieler*in-
nen, bei einer Besetzungsdatenbank im Beirat und 
kann sich für unsere Interessen kontinuierlich ein-
setzen. So ist nun alles Besetzungsrelevante auf dem 
neuen Filmmakers kostenlos, und das kostenlose 
Abo wird in der Suche nicht benachteiligt – anders 
als bei anderen Plattformen. Beim umfangreichen 
Premium-Abo erhalten alle BFFS-Mitglieder 20 
Prozent Rabatt. Auch aufgrund der Empfehlung 

Die Schauspielbranche ist eine der härtesten 
und umkämpftesten in Deutschland. Jede 
Schauspieler*in möchte ihren Traum leben 

und u. a. in der Film- und Fernsehwelt Fuß fassen. 
Doch der Weg dorthin ist steinig und voller Heraus-
forderungen. Eine davon ist die Möglichkeit, sich gut 
präsentieren zu können und gefunden zu werden.

Die Branche ist jedoch intransparent und es gibt 
zahlreiche Plattformen, die den Eindruck erwecken, 
dass sie für den Erfolg von uns Schauspieler*innen 
unabdingbar sind. Viele Schauspieler*innen pflegen 
daher diverse Besetzungsdatenbanken und zahlen 
im Zweifel für mehrere, da kostenlose Profile in der 
Suche meist benachteiligt werden. Sie haben ein 
schlechteres „Ranking“ und sind nicht mit allen be-
setzungsrelevanten Informationen ausgestattet. Das 

Die Empfehlung des Bundes-
verbands Schauspiel (BFFS) für 
Filmmakers als einzige 
Besetzungsdatenbank hat in 
der Schauspielbranche für 
Aufsehen gesorgt. Die 
Kooperation mit der führenden 
Plattform bringt für uns 
Schauspieler*innen viele 
Vorteile mit sich.

Es gibt eine neue Abo-
Möglichkeit namens „Film- 
makers & Schauspielervideos 
Connected“, die für  
BFFS-Mitglieder ebenfalls 
um 20 Prozent rabattiert ist. 

des BFFS hat sich Schauspielervideos entschieden, 
eine Schnittstelle zu schaffen und seine Daten mit 
Filmmakers zu synchronisieren. Es gibt eine neue 
Abo-Möglichkeit namens „Filmmakers & Schau-
spielervideos Connected“, die für BFFS-Mitglieder 
ebenfalls um 20 Prozent rabattiert ist. Der BFFS 
arbeitet derzeit mit Hochdruck daran, dass eine 
Synchronisation auch mit dem kostenlosen Profil 
möglich wird. Aus den drei wichtigsten und kon-
kurrierenden Plattformen Castupload, Filmmakers 
& Schauspielervideos sind nun zwei kooperieren-
de Plattformen geworden. Am Ende geht es uns 
Schauspieler*innen darum, möglichst nicht mehr 
als eine Besetzungsdatenbank mit unseren Daten 
füttern und bezahlen zu müssen. Je mehr sich für 
uns Schauspieler*innen relevante Datenbanken ver-
netzen, umso besser ist das!

Diese Erfolge zeigen, wie wichtig es ist, dass sich der 
BFFS als Gewerkschaft in die Gestaltung der Branche 
einbringt. Durch das Bestreben nach Vereinfachung 
und Transparenz sowie die Verhandlung von Vortei-
len für uns Schauspieler*innen können Hürden ab-
gebaut und die Chancen auf erfolgreiche Besetzun-
gen erhöht werden. Als Gewerkschaft hat der BFFS 
die Aufgabe, Fortschritte zum Wohle seiner Mitglie-
der durchzusetzen, auch wenn das oft nicht einfach 

ist. Oft stoßen diese Fortschritte auf den heftigen 
Widerstand anderer Gruppen, die entgegengesetzte 
Interessen haben. Bei Tarifverhandlungen und Lob-
byarbeit in der Politik ist das nicht anders. Doch der 
BFFS lässt sich nicht entmutigen und setzt sich wei-
terhin für die Interessen seiner Mitglieder ein.

Zu oft wird sich auf dem Rücken von uns Schau-
spieler*innen eine goldene Nase verdient. Aber da, 
wo wir Schauspieler*innen mit gut gepflegten Daten 
sind, sind am Ende auch die Besetzer*innen, und 
das ist unsere Stärke. Diese Stärke sollten wir nicht 
unterschätzen. Die Empfehlung für Filmmakers ist 
also nicht nur eine Entscheidung für eine bestimmte 
Datenbank, sondern auch ein Bekenntnis zur Stär-
kung der Schauspieler*innen und ihrer Interessen

BEKA BEDIANA, geboren 1990 
in Georgien, ist seit Anfang 2023 
im BFFS-Vorstand zuständig für 
die Ressorts Marketing, Pat*in-
nen und gemeinsam mit Klara 
Deutschmann für Gleichstellung 
und Diversität. Er ist sowohl am 
Theater als auch für nationale 
und internationale Film- & Fern-
sehproduktionen tätig.
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Erfahrung beim Dreh eines US-Blockbusters
Eine weißhaarige Tierpräparatorin, die unter der Hand mit 
Waffen dealt? Vor Drehbeginn ein 5-tägiges Waffentraining? 
Ein Einblick hinter die Kulissen eines amerikanischen Actionfilms.
VON DOROTHEA NEUKIRCHEN

Juni 2021. Yeah, Jackpot! Ich bekomme eine 
Zweitagesrolle in einem amerikanischen Acti-
onfilm, und das im zarten Alter von fünfund-

siebzig. E-Casting und Zoom-Call machen es mög-
lich. Allerdings bekomme ich nur meine Szenen zu 
lesen. Geheimhaltung geht in diesem Fall über Dreh-
buchkenntnis. Selbst im Vertrag steht nur ein Fa-
ke-Titel, zudem muss ich eine Verschwiegenheitser-
klärung unterschreiben. Die Fans von Keanu Reeves 
sollen nicht erfahren, was, wann, wo gedreht wird.

Ich aber soll mir die früheren Folgen des Blockbus-
ters ansehen, damit ich weiß, auf was ich mich ein-
lasse. Der Bildwert ist fantastisch. Gut, es wird ein 
bisschen viel geballert für meinen Geschmack, aber 
die Gewalt ist kein Selbstzweck. Keanu Reeves ist ein 
tragischer Held, dem nichts anderes übrig bleibt, als 
sich gegen die Bösen zu verteidigen. Und zwischen 
den Actionszenen gibt es Zeit für Blicke, für ruhige 
Dialoge, für Comic Relief.

In diese Kategorie gehört wohl, was ich spielen soll: 
eine weißhaarige Tierpräparatorin, die unter der 

Hand mit Waffen dealt. Die Szene ist tricky: Wäh-
rend ich mit John Wick verhandele, soll ich einen 
„Glock“-Revolver auseinandernehmen und wie-
der zusammenbauen, so als hätte ich meinen Leb-
tag nichts anderes getan. Dafür bekomme ich vor 
Drehbeginn fünf Tage Waffentraining. Das macht 
Spaß. Die amerikanische Lob-Kultur spornt mich 
an. Selbst unvollkommene erste Versuche werden 
mit „awesome – you are doing so well“ belohnt. 
Hinter mir proben die Martial Arts Spezialisten für 
die Kämpfe. Ich bin fasziniert. Was im fertigen Film 
blitzschnell abläuft, wird hier sorgfältig und in Zeit-
lupe angelegt.

Das macht Spaß. Die amerikani-
sche Lob-Kultur spornt mich an. 
Selbst unvollkommene erste 
Versuche werden mit „awesome – 
you are doing so well“ belohnt. 

oder gehen gerade mal einen Meter beiseite. Was für 
ein Statement zu unserer Zeit!

Als sich die Handlung von Berlin nach Paris ver-
lagert, fällt mir auf, dass meine Szenen noch nicht 
vorgekommen sind. Und als der tragische Held ein-
sam im Morgenlicht auf der Treppe von Sacré Coeur 
liegt, da dämmert es mir: Meine Rolle wurde her-
ausgeschnitten!

Klar. Der Film dauert auch ohne mich schon fast drei 
Stunden. Außerdem spielt es nie eine Rolle, woher 
der Held seinen Nachschub an Waffen und Muniti-
on erhält. Sie sind einfach da. Da ist kein Platz für 
eine Waffenhändlerin, die herumknausert, und John 
Wick nur die Revolver gibt, die er bezahlen kann.

„Kill your darlings” heißt ein alter Filmspruch. Ob 
meine Szenen mit dem Star, die im Schneideraum 
unter den Tisch gefallen sind, tatsächlich ein Dar-
ling waren, werde ich nie erfahren.

Dann wird es ernst: Dreh in Clärchens Ballhaus bei 
34 Grad Hitze und eingenebelten Grizzlybären. Das 
Team arbeitet hoch arbeitsteilig. Wer für die Haare 
zuständig ist, darf die Haut nicht anfassen, und umge-
kehrt. Deshalb umschwirren mich zwei Maskenbild-
ner*innen und legen mich zwischen den Einstellun-
gen trocken. Für Sprechrollen gibt es Licht-Doubles. 
So darf ich während der ausgeklügelten Lichtproben 
in einen kühleren Raum ausweichen. Sobald ich ge-
holt werde, heißt es rolling – action.

Der Dreh verläuft uhrwerksmäßig, leise und prä-
zise. Der Regisseur war früher Stuntkoordinator. 
Seine schauspielerischen Anweisungen sind eher 
spärlich. Für mich geht es darum, Positionen ein-
zuhalten, die Waffe zu bedienen und dabei den Text 
unfallfrei abzuliefern. „You are doing great”, sagt 
eine Dame im Vorübergehen. Später erfahre ich, es 
war die Produzentin.

Am nächsten Tag ein Nachtdreh. Scheinwerfer tau-
chen die Unterführung in eine Farbigkeit, die sie ins 
Märchenhafte überhöht. Drehschluss ist um vier 
Uhr morgens.

März 2023. Endlich der durch Corona um ein Jahr 
verschobene Kinostart. Begleitet von Freund*innen 
gehe ich ins Kino. Die Bilder sind gigantisch. Der 
Sound ist überwältigend. Das satte Tiefenvibrato der 
Synchronstimme von Keanu Reeves unterstreicht 
die Bedeutsamkeit seiner wenigen Worte. Die Set-
tings sind spektakulär und die Actionszenen sind 
ebenso durchchoreografiert wie der Realität ent-
hoben. Der Held hat eindeutig mehr Leben als die 
sprichwörtlichen sieben einer Katze. Es gibt mehr 
Verfolger*innen, mehr Brutalität, mehr Autos und 
mehr Tote als in der Folge, die ich gesehen habe. 
Anscheinend müssen die Reize von Folge zu Folge 
gesteigert werden. Manchmal ist es so laut, dass ich 
mir die Finger in die Ohren stecke.

Aber von der Sequenz in einem Berliner Club bin 
ich begeistert. Da wird inmitten der Feiernden ge-
kämpft und gekillt. Die Tanzenden ignorieren es 

DOROTHEA NEUKIRCHEN zog es 
nach sieben Bühnenjahren zum Film. 
Sie spielte im Tatort ebenso wie in 
einer britischen Serie, bevor sie als 
Regisseurin und Drehbuchautorin 
hinter die Kamera wechselte. Seit  
den Nullerjahren spielt sie wieder und 
schreibt Bücher. Ihr Ratgeber  
„Vor der Kamera  – Camera-Acting für  
Film und Fernsehen” ist inzwischen  
in der dritten Auflage. Mehr Info:  
www.dorothea-neukirchen.de /  
www.agentur-bizzybody.de / 
www.vor-der-kamera.de
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Und als der tragische Held 
einsam im Morgenlicht auf der 
Treppe von Sacré Coeur liegt, 
da dämmert es mir: Meine Rolle 
wurde herausgeschnitten!
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„Die deutsche Sprache 
   ist so vielfältig und bunt.   
   Da sollte für jede*n 
   und für jede Zielgruppe  
   was dabei sein.“

I LO N A B RO KOW S K I
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Ein Zylinder ist ein Hut, 
aber ein Hut ist kein Zylinder!
Projekte, die für den deutschsprachigen Markt synchronisiert werden, 
haben meist vonseiten der Sender bzw. Auftraggeber*innen eine an-
visierte Zielgruppe oder auch einen geplanten Sendeplatz. Wie beein-
flusst das die Arbeit der Schauspieler*innen und anderer Gewerke?

VON SCHAUSPIELERIN ILONA BROKOWSKI

E s gibt so viele verschiedene Genres im Kino- 
und Fernsehbereich, dass es den Rahmen 
sprengen würde, sie an dieser Stelle alle auf-
zuzählen. Grob gesagt gibt es Produktionen, 

die eher für Kinder bestimmt sind – wobei es auch 
hier noch Abstufungen je nach Alter gibt – und Fil-
me und Serien, die der Unterhaltung Erwachsener 
dienen sollen. Ob romantische Komödie, lustige Sit-
com oder der brutale Grusel-Schocker, sie alle haben 
eine gewisse Zielgruppe und danach richten sich in 
der Regel Sprachwahl und ggf. auch Sprechtempo.  

Je nach Projekt gibt es Redakteur*innen oder Su-
pervisor*innen, die Vorgaben machen bzw. ein 
Dialogbuch redigieren. Bei manchen Produkti-
onen gibt es generelle Richtlinien vonseiten der 
Auftraggeberin, dass bestimmte Worte oder Phra-
sen nicht benutzt werden dürfen. Auch wenn im 
englischen Original beispielsweise „What the 
hell?” oder „Oh, God” gesagt wird, soll dann bei 
der deutschen Synchronisation alles, was mit Gott, 
Teufel oder auch Fäkalsprache zu tun hat, definitiv 
vermieden werden. Überhaupt: wenn im Original 
geschimpft wird und das F-Wort in jedem zweiten 
Satz vorkommt, ist das bei der deutschen Version 
oft anders. Und das liegt eben meistens an den In-
struktionen der Kund*in. 

Das ist für die Zuschauer*innen häufig nicht ersicht-
lich, denn wenn man im Kino sitzt, weiß man in der 
Regel nicht, ob diese spezifische Wortwahl an der 

Redaktion, der Regie oder dem persönlichen Ge-
schmack der Synchronschauspieler*innen liegt. Da 
wird dann gern auf die schlechte Übersetzung oder 
Synchronisation geschimpft. Doch bereits im Vor-
feld einer Synchronisation gibt es so viele Instanzen 
und Stellschrauben, die das Endprodukt maßgeblich 
beeinflussen oder beeinflussen können.

Natürlich gibt es auch viele Projekte, bei denen eine 
gewisse derbe, brutale Sprache ausdrücklich er-
wünscht ist, weil es zum Film dazugehört. Da kann 
man dann fluchen und schreien und sich richtig 
austoben. Andererseits ist es beispielsweise bei Pro-
duktionen, die für Kinder gedacht sind, wünschens-
wert, dass diese auch verstehen, was in der Serie 
oder dem Film gesagt wird. Es ist ja wenig sinnvoll, 
wenn Mama oder Papa jedes zweite Wort erklären 
müssen, weil es nicht zum Wortschatz eines Vor-
schulkindes gehört. Oder die Kinder die Serie nicht 
gucken wollen, weil sie den langen und komplizier-
ten Schachtelsätzen nicht folgen können. 

Deshalb ist eine einfachere, kindgerechte Sprache 
bei Produktionen für Kinder selbstverständlich 
geboten und zu empfehlen. Und das kann auch 
sehr viel Spaß machen. Sich als Schauspieler*in in 
die kindliche Welt hineinzudenken und zu fühlen, 
führt bspw. nicht selten dazu, dass man automatisch 
das Sprechtempo anpasst. Und wenn die Wortwahl 
passt, entsteht häufig auch Spielfreude. Und dann 
haben nicht nur die Kolleg*innen Spaß an der Ar-

Sie alle haben eine gewisse 
Zielgruppe und danach richten 
sich in der Regel Sprachwahl 
und ggf. auch Sprechtempo.  

Manchmal ist es allerdings so, 
dass Anmerkungen der 
Redaktion nicht so ganz zu Bild 
und Originalton passen.
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produkt. Und das soll schließlich am Ende gut wer-
den, damit es sich auch verkauft.

Hinterher ist meistens schwer zu sagen, an welcher 
Stelle diese und andere Entscheidungen getroffen 
wurden oder werden. Im besten Fall können sich 
Regie und Redaktion auf Augenhöhe begegnen, 
sich austauschen und Änderungswünsche gemein-
sam besprechen und Differenzen lösen. Und die 
Synchronschauspieler*innen diese umsetzen. Denn 
auch wenn einzelne Sender oder Redaktionen kei-
nen „Bildungsauftrag“ haben (wollen), so prägt die 
Sprache und damit die Wortwahl in den Filmen und 
Serien auch die allgemeine Sprache. Je größer und 
umfassender der Wortschatz, der beim Synchroni-
sieren verwendet wird, desto größer kann der Wort-
schatz des Publikums werden. 

Also: Mut zur Lücke und gern auch mal zu selte-
nen oder vermeintlich altbackenen Worten greifen. 
Selbst wenn Dialogbuch, Redaktion oder Regie ein 
Gerüst vorgeben, sollten Synchronschauspieler*in-
nen ihre Einflussmöglichkeiten trotzdem versuchen 
zu nutzen. Die deutsche Sprache ist so vielfältig und 
bunt. Da sollte für jede*n und für jede Zielgruppe 
was dabei sein.

Alles, was man versteht und 
nachvollziehen kann, hilft 
dem Spiel, der Spielfreude 
und dem Endprodukt.

beit, sondern auch die Zuschauenden – sowohl die 
Kinder als auch die Eltern. 

Manchmal ist es allerdings so, dass Anmerkungen 
der Redaktion nicht so ganz zu Bild und Original-
ton passen und das kann sogar merkwürdige Züge 
annehmen. Wenn im Bild ein Elefant zu sehen ist, 
dann kann man durchaus auch „Elefant” sagen und 
muss es nicht als „großes, graues Tier mit einem 
Rüssel” beschreiben. Es sei denn, das ist Teil der 
Serie, dass Dinge beschrieben werden. Ein anderes 
Beispiel: Wenn im Bild ein Zylinder zu sehen ist, 
über den auch gesprochen wird, wäre es doch gut, 
ihn auch so zu benennen und nicht lapidar „Hut” 
dazu zu sagen. Auch wenn nicht jedem Vorschul-
kind ein Zylinder geläufig ist – kommt ja im nor-
malen Leben auch eher seltener vor – so ist es doch 
schön, wenn ein Kind neue Worte kennenlernt. Und 
im besten Fall bei den Eltern nachfragen kann, was 
ein Zylinder sei. 

Aber es kann dann schon mal vorkommen, dass 
von der Redaktion die Rückmeldung kommt, dass 
man den Zylinder vermeiden (wie gesagt, der ist im 
Bild zu sehen) und ihn stattdessen Hut nennen solle. 
Und wieso? Nun, es gibt Sender, die ganz klar sagen, 
dass sie keinen Bildungsauftrag haben. Dann kann 
man den Zylinder eben auch Hut nennen. Oder?

Allgemein kann es beim Synchronisieren schon 
frustrierend sein, wenn durch redaktionelle Vor-
gaben oder auch aus anderen Gründen Begriffe 
verwendet werden, die dem eigenen Sprachgefühl 
widersprechen oder Phrasen tunlichst vermieden 
werden müssen, die wiederum sehr gut passen wür-
den. Alles, was man versteht und nachvollziehen 
kann, hilft dem Spiel, der Spielfreude und dem End-

ILONA BROKOWSKI 
ist in Berlin geboren, ist 
Diplom-Psychologin und 
arbeitet seit fast 30 Jahren 
als Synchronschauspiele-
rin. Seit einigen Jahren ist 
sie außerdem als Dialog-
buchautorin und Synchron-
regisseurin tätig. Sie hat 
2006 die Redaktion der 
Unsyncbar mitgegründet 
und nach Verschmelzung 
von IVS und BFFS wurde 
sie Teil der Redaktion 
des Schauspiegels. Ihr 
Hauptaugenmerk lag und 
liegt darauf, die Kommu-
nikation in der Branche zu 
verbessern. Sie lebt mit 
ihrer Familie in Berlin.
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Der König der Menge“ – so wurde er oft ge-
nannt. Uwe war jemand, der anderen half, sie 
an die Hand nahm, ihnen zeigte, wie man es 

macht oder sogar ganze Sprechchöre im Ensemble 
beim Synchron anleitete. Letzteres war nur einer der 
Gründe, derentwegen ihn viele in Kinofilmen, aber 
auch sonst gerne im Synchronensemble dabei hat-
ten. Er drückte sich vor keiner Aufgabe und saß nie-
mals hinten auf der Bank, während sich vorne am 
Mikro die anderen die Seele aus dem Hals schrien, 
um eine Massenpanik nachzuvertonen.

Und er war wandelbar. Man konnte ihn innerhalb 
einer Produktion auf viele kleine Rollen besetzen, 
ohne dass auffiel, dass da manchmal sogar jemand 
mit sich selber spricht. Aber auch außerhalb des 
Ensembles war und ist Uwe auf vielen kleinen und 
größeren Rollen zu hören.

Ursprünglich wollte Uwe Matrose werden. Da 
ihm das aber als systemkritischem Bürger der DDR 
verwehrt blieb, begann er als Binnenschiffer zu ar-
beiten. Auch da konnte er so manches Abenteuer 
erleben, wie zum Beispiel, als er auf einem Lastkahn 
bei Sturm den Greifswalder Bodden überquerte. 
Lastkähne sind dafür eigentlich nicht gebaut und die 
ganze Mannschaft war am Ende froh, den rettenden 
Hafen erreicht zu haben.

Mit 20 ging Uwe dann als Bühnenarbeiter ans 
Theater in Gera. Er hatte sich entschieden, Bühnen-
bildner zu werden. Als sich ihm ein paar Jahre später 
die Gelegenheit bot, die Aufnahmeprüfung an der 
Schauspielschule Ernst Busch in Berlin zu machen, 
sprang er ins kalte Wasser und nahm teil. Zu seiner 
großen Überraschung bestand er die Prüfung und 
absolvierte dort von 1977 bis 1980 sein Schauspiel-
studium. Danach ging er ans Theater in Schwedt, wo 
er aber beruflich nicht glücklich war. Im Anschluss 
ergaben sich Möglichkeiten, kleine und größere 
Rollen in Filmen zu übernehmen. Damit konnte er 
wunderbar seinen Lebensunterhalt verdienen, ohne 
sich fest binden zu müssen. Und nebenher konnte er 
noch anderen Interessen nachgehen. Er sang unter 

Der König ist tot – es lebe der König!
Zum Tod von Uwe Jellinek

anderem in einer Punkband und schraubte an alten 
Motorrädern herum.

Aber das Leben in der DDR ging ihm zunehmend 
auf den Zeiger. Er wollte mehr von der Welt sehen 
und auch seine Meinung frei äußern können. Also 
stellte er einen Ausreiseantrag. Und tatsächlich durf-
te er Ostberlin mit seiner Familie „schon“ ungefähr 
sechs Jahre später über den Tränenpalast verlassen.

Gleich zu Beginn im Westen bekam Uwe die 
Chance, beim Synchron zu arbeiten, wo er sich von 
Anfang an großer Beliebtheit erfreute. Und auch bei 
vielen Filmproduktionen durfte er mitwirken. Ne-
benher machte er seinen Jagdschein und ging die-
ser Passion mit großem Ernst nach. So war er vielen 
ein beständiger Garant für edles Wildfleisch von 
glücklichen Tieren. Er konnte mit den Produkten 
der Natur, aber auch in der Küche gut umgehen und 
zauberte die köstlichsten Mahlzeiten auf den Tisch. 
Davon durften wir in unserer gemeinsamen Zeit in 
Zehlendorf und bei unseren vielen gemeinsamen 
Festen immer wieder profitieren.

Leider verlor Uwe 2020 durch einen Unfall nach 
und nach seinen Geruchs- und Geschmackssinn, 
was für einen Genießer wie ihn furchtbar war. Ein-
mal sagte er mir: „Am Anfang dachte ich, ein Bein 
ab, wäre schlimmer. Aber jetzt hätte ich lieber ein 
Bein ab.“ Und dann erhielt er im Herbst 2021 auch 
noch die Diagnose Prostatakrebs im fortgeschritte-
nen Stadium. So wie Uwe war, fing er natürlich so-
fort an, die jüngeren Kollegen zur Seite zu nehmen 
und ihnen einzubläuen, rechtzeitig zur Vorsorge zu 
gehen. Denn so war Uwe. Er hat an seine Mitmen-
schen gedacht. Er hat immer gerne gegeben und nie 
jemandem etwas weggenommen.

Jetzt ist er am 17.03.2023 für immer verstummt.

Für mich allerdings wird er immer  
irgendwie da sein.

Der König ist tot – es lebe der König!F
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ÜBER DEN AUTOREN STEFAN KRAUSE 
... lesen Sie auf Seite 67

A lso, wie war das mit dieser Pandemie? Oder 
ist sie irgendwie immer noch da? Die Ant-
wort heißt wieder mal eindeutig „Jein!“. So 

offiziell das hygienische Reglement für die Syn-
chronateliers mit Brief und Siegel 2020 verkündet 
wurde, so inoffiziell verschwanden nach und nach 
Masken, Belüftungs- und Abstandsregeln. Bei eini-
gen Firmen kehrten sogar wieder papierne Dialog-
bücher zurück, die wohl eher zu Unrecht verdächtigt 
worden waren, gefährliche Virusträger zu sein. Und 
zwischenzeitlich verwaiste Aufenthaltsräume, die ja 
schon vorher eher Aufbewahrungszonen genannt 
werden konnten, wurden in einigen Häusern reak-
tiviert und mit den alten Sitzgelegenheiten möbliert.

Und wie weiter? Business as usual, d. h. zurück in 
den alten Trott? Nein, da haben sich ein paar Neue-
rungen eingeschlichen, die gekommen sind, um zu 
bleiben: Beispielsweise blieb das krankheits- bzw. 
quarantänebedingte Synchron-Homeoffice von Re-
gisseur*innen auch nach der Krise beliebt. Und die 
vormals verordnete Verbannung von Cutter*innen 
aus den Ateliers wurde auch noch nicht flächen-
deckend rückgängig gemacht. Warum auch? Hat 
sich doch bewährt. Am Ende darf man sich freu-
en, wenigstens noch menschlichen (Blick-)Kontakt 
zur Person am Mischpult zu haben. Und es bedarf 
keiner großen Phantasie, wann der nächste Ver-
such gestartet wird (natürlich ganz leise!), auch das 

Aus dem Off ... (1)

Durch die Hintertür ...
VON SCHAUSPIELER STEFAN KRAUSE

„Sprachpersonal“ von zu Hause arbeiten zu lassen. 
Wetten, dass?

Und während sich die Synchronschauspieler*in-
nen zum Thema K.I. mehr oder weniger aufgeregt 
Gedanken um ihre Zukunft machen, hält sich die 
Branche erwartungsgemäß bedeckt und setzt auf 
Expansion, ohne sich näher dazu zu äußern, wohin 
die Reise geht. Die Chefetagen scheinen da besser 
abgeschirmt und schallgeschützt zu sein als manche 
der neuen Ateliers.

Die oft zitierte „Zeitenwende” findet auch bei uns 
statt. Aber sie wurde nicht mit lautem Getöse vor 
laufenden Kameras ausgerufen, sondern kam auf 
leisen Sohlen – durch die Hintertür. Und es soll tat-
sächlich Kolleg*innen geben, die sie noch immer 
nicht bemerkt haben.

Die unbeabsichtigte Zweckentfremdung eines 
Objektes von Joseph Beuys (Badewanne/Fett/
Filz) als Getränkekühlung in den 70er Jahren 

hat nicht nur für Häme und Erheiterung gesorgt, 
sondern auch eine beliebte Redewendung hervor-
gebracht: „Ist das Kunst oder kann das weg?“ Ihr 
Subtext lautet: „Soll das etwa Kunst sein oder ist es 
nicht offensichtlich wertloser Müll?“ Dass nicht-ge-
genständliche/abstrakte Malerei oder die Schaffung 
von Objekten aus Alltagsgegenständen als weniger 
„kunst-würdig“ betrachtet wird als akkurat-realis-
tisch oder gar naturalistisch Gepinseltes, ist zwar 
nicht besonders intelligent, aber nichtsdestotrotz 
noch immer weit verbreitet.

Die Übersetzung dieses Satzes für die Synchron-
branche (in diesem Zusammenhang besser Geschäft 
genannt) lautet: „Ist das ein Kunst-Film oder kann 
das „weggesprochen“ werden?“ Die unterschiedli-
chen Wertigkeiten machen sich auf vielerlei Weise 
bemerkbar: Ein untrügliches Zeichen für „leich-
te Kost“ ist eine hohe Schlagzahl, d. h. ein Take- 
Pensum, das die ständig gestiegenen Durchschnitts-
werte noch übertrifft. Dass liebloses Billig-Synchron 
gern bei Produktionen Anwendung findet, die für 
(Vorschul-)Kinder bestimmt sind, zeugt von einer 
traurigen Missachtung kindlicher Intelligenz und 
Ansprüche. Dabei gibt es natürlich gravierende Un-
terschiede, ob die auftraggebenden Sender einen 
sogenannten Bildungsanspruch verspüren oder ob 
ihnen der herzlich egal ist, solange die Kleinen nur 
positiv auf die häufigen Werbespots reflektieren.

Wohingegen „arthouse“ draufsteht, muss eigentlich 
immer auch „Kunst“ enthalten sein. Das heißt dann: 

Aus dem Off ... (2)

Ist das Kunst oder kann das weg?
VON SCHAUSPIELER STEFAN KRAUSE 

weniger Takes, sorgfältiger ziselierte Texte und 
mehr Zeit für O-Ton-Studium und längere Aus-
führungen seitens der Regie. Schauspieler*innen, 
denen bei dem einen Job gerade eingeschärft wur-
de, sie mögen doch bitte keine Kunst machen, ha-
ben oft Schwierigkeiten, im nächsten Atelier wieder 
auf eben diese zurückzugreifen. Die „Lizenz zum 
Wegsprechen“ muss dann schlagartig mental durch 
das Handwerkszeug des erworbenen Schauspieldi- 
ploms ersetzt werden. Keine leichte Aufgabe und ein 
gefährliches Terrain – gerade für Anfänger*innen.

Der natürliche Anspruch, jede Rolle so gut wie 
möglich, d. h. mit Sorgfalt und Respekt, anzugehen, 
stößt auf die harten Vorgaben der Studio-Realität. 
Wer hier unbeschadet an Leib und Seele überleben 
will, sollte sich hüten, zur „dunklen Seite“ des Me-
tiers zu wechseln. Auch wenn immer öfter das flotte 
Wegsprechen dem intensiven Hinhorchen vorgezo-
gen wird, zwingt uns das nicht, unsere guten Prin-
zipien über Bord zu werfen. Oder können die auch 
weg? Nein, können sie nicht!

SPRACHE /SYNCHRON

STEFAN KRAUSE synchronisiert 
schon seit analogen Zeiten in  
Hamburg, München und (haupt-
sächlich) Berlin. Er ist seit Anbeginn 
Mitglied des IVS und der Gewerkschaft 
ver.di, seit 2007 in der Redaktion  
der Unsyncbar und seit 2019 in der 
Schauspiegel-Redaktion. Er lebt,  
liest und arbeitet auto-los, aber trotz-
dem mobil, in Berlin-Kreuzberg.F
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Das sind wir: Schauspieler*innen im BFFS

Catherine Chikosi

Daniel-František Kamen
Daniela Ziegler

Gerrit Neuhaus

Harald Schindel

Helge Gutbrod Jürgen J. Straub
Kai Hochhäusler

Liudmila Valdivia Díaz 
Manuel Hill Michael Hoang Miriam Morgenstern

Nils Nelleßen Sabine Urban

Simon Werner

Stephan Bieker
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Theresia ErfortTilman Rose Tina-Susan Smidt Uta Janietz

Valerie Schneider Vanessa Frankenbach
Volkmar Gilbert Leif

Yannic Becker
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BFFS-Mitglied Lars Schmidtke
Wenn Sie kein*e Schauspieler*in geworden wären, welchen Beruf hätten Sie alternativ gewählt?Ganz sicher eine Arbeit mit Menschen und die Auseinandersetzung mit ihnen, 

kommunikativ und bewegungsreich.
Wie selbstkritisch sind Sie und sind Sie davon überzeugt?
Ich bin schon eher selbstkritisch, vertraue aber immer meinem inneren Instinkt und
Bauchgefühl (vielleicht ist das auch dasselbe). Wenn es um die Arbeit geht (tut es meistens), 
suche ich mir gern ein Gegenüber und versuche zu reflektieren, um abzuwägen 
und dann zu entscheiden, um den Weg dann auch zu gehen.
Was war Ihre wichtigste Rolle und auf welche hätten Sie verzichten können?
Meine wichtigste Rolle ist wohl die, ich selbst zu sein. Mit allen Macken und Widrigkeiten
sich selbst immer wieder neu zu entdecken und zu akzeptieren, dass der Mann im Spiegel immer 

noch der Lars ist, der er mit 15 beim Schüleraustausch in Schottland war. Klar ist da nicht  
immer alles glattgelaufen, das meiste aber schon, auch auf der Bühne oder im TV (ich wurde selten 

rausgeschnitten oder umbesetzt, puhhhhh!)
Was sollte ein(e) Schauspieler*in unbedingt können? 
Einen festen Kern haben, mutig sein, um etwas zu riskieren, sich treu bleiben und keinen
Stillstand akzeptieren!

Welche schlechten Eigenschaften sagt man Ihnen nach  
und wofür bitten Sie um Verzeihung?Pedantisch. Ich vergesse halt nichts. Es nervt mich hier und da selber,  
aber mit fast 50 merke ich, wird’s ein wenig entspannter.
Wie lautet Ihr Lieblingswort? Aufbruch
Wie lautet Ihr Lieblingsschimpfwort? Herrjemine
Lieben Sie jemanden und woraus schließen Sie das?Ja, sehr sogar ... an so vielen Dingen ... verstehen ohne Worte.
Was fehlt Ihnen zum Glück?Hier und da das Licht in den Augen und Herzen der Menschen um mich herum.Wenn Sie die Uhr zurückdrehen könnten, würden Sie etwas anders machen?

Ja, ich wäre als junger Mensch gern fleißiger gewesen.
Wie alt möchten Sie werden und was wollen Sie bis dahin noch tun?
Ich habe in einem schönen Hotel an der Ostsee gern deren Gäste beobachtet und hier
und da auch kurz kennenlernen dürfen. Da gab es ein älteres Pärchen, um die 70 Jahre
alt, mit einer noch älteren mitreisenden Dame. Das Pärchen traf ich des Öfteren im Pool
und grüßte dann auch recht freundlich. Man sprach über das Wetter und was
man noch so alles vorhat über den Tag an der See. Die noch ältere Mitreisende stellte
sich als die Mutter der Frau heraus. Ich würde sie als Typ „Queen Mum“ bezeichnen.
Gut zu Fuß, fein und zugleich sportiv gekleidet, fit wie ein Turnschuh. Eines
Morgens, ich saß im Frühstückssaal, kamen das Pärchen und die ältere Dame in den
Saal und wurden vom Personal einem Tisch zugewiesen. Ich grüßte freundlich, da bog
die Dame schnurstracks ab, direkt auf mich zu und sagte laut vor sich hin, aber an
mich gerichtet, ICH BIN H U N D E R T! Sie strahlte und freute sich so spitzbübisch
darüber. Ich antwortete mit Tränen in den Augen: „Das möchte ich auch.” 
Also hundert wäre schon eine gute Aussicht ... und machen, genau das Gleiche wie jetzt:
Schauspieler sein – sprechender, spielender, inszenierender, entwickelnder, lehrender.
Es geht so viel in diesem Beruf, bis es halt nicht mehr geht.

NAME
Lars Schmidtke

SPIELALTER
40 – 50

WOHNORT
Düsseldorf/Berlin

HOMEPAGE
www.larsschmidtke.de
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10 Jahre Deutscher Schauspielpreis

10 Jahre Inspiration

Vielen Dank an alle, die es möglich gemacht haben!

Wir stehen Ihnen für Rückfragen rund um den DEUTSCHEN SCHAUSPIELPREIS gerne 
jederzeit zur Verfügung und freuen uns auf Ihre Kontaktaufnahme.

LA MAISON Film GmbH • Inselstraße 1B • 10179 Berlin • Tel.: +49 30 40 36 557 00 
schauspielpreis@la-maison-vsf.com • www.schauspielpreis.com

VORHANG AUF FÜR ...
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