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«AGE ON STAGE – Am Rande des Rollenfeldes» Eine Solo-Performance von Ariane Andereggen. Konzept, Performance, Text: Ariane Andereggen. Co-Konzept, Dramaturgie, Outside Eye: Trixa Arnold. Co-Konzept, Dramaturgie: Tim Zulauf. Outside Eye finishing: Nikola Duric. Raum, Ausstattung, Licht, Fotos: Knut Klaßen. Szenografische Assistenz: Myriam Müller. Choreografische Mitarbeit: Tommi Zeuggin. Co-Kostüm: Marc Aschenbrenner. Technische Leitung: Thomas Kohler. Produktionsleitung: Regula Schelling / produktionsDOCK. Trailer: https://vimeo.com/645334742
www.produktionsdock.ch/projects/ariane-andereggen-age-on-stage

Reservation: www.tojo.ch
Das Solo-Projekt «AGE ON STAGE» dreht sich um das Thema Ageism, die Diskriminierung von Alterungsprozessen von Schauspieler*innen. Die Performance bearbeitet ein kulturpolitisches Forschungsloch, einen obskuren Zeitriss, in dem Schauspieler*innen auf der Bühne aber auch Frauen im alltäglichen Leben zwischen 45 und 60 irgendwie verschwinden oder verschwunden sind. Ist dieses Outplacement freiwillig oder Selbstzensur? Wir sind nur so alt, wie wir uns fühlen, und gleichzeitig stellt jedes zweite Unternehmen keine Personen über 50 mehr ein. Auch das Theater ist ein Ort, der solche alters- und genderbedingten Ausschlüsse produziert: „unter den Tisch fallen“, nicht mehr in Betracht kommen, zu „teuer“, irgendwie mühsam, „der sanfte Rausschmiss“, „Ghosting“, ein „Unsichtbarwerden“.

Ist es unmöglich den Alterungsprozess bei alternden Schauspielerinnen anders zu messen als an Bewegungsmangel, unvorteilhaften Kleidergrössen, Schlafstörungen oder anderer Kratzbürstigkeiten? Bei weiblichen Performerinnen scheint es eine hartnäckigere Diskriminierung des Alterungsprozesses zu geben als bei ihren männlichen Kollegen. Diese scheinen besser zu altern, weil Männlichkeit an Kompetenz und nicht unbedingt an „jugendlich und schön“ gemessen wird.

Viele erhoffen sich, dass ihr Alter keine Rolle spielt oder spielen wird, da andere Eigenschaften wichtiger sind. Warum sind dann im Verhältnis zu einem alternden Publikum selten „ältere“ Schauspieler*innen und Performer*innen auf der Bühne zu sehen? In diversen Projekten, Diskursfeldern oder Rollen? Nicht nur als eine Person, die auf der Bühne „das alte Alter“ repräsentieren muss? Sind die Produktionsformen der sogenannten „freien Szene“ in ihrer symbolischen Repräsentation tatsächlich nur mit „Nachwuchs“ und „jungen Talenten“ denk- und darstellbar? Wer sagt, dass sich ein jüngeres Publikum nicht auch für ältere Schauspieler*innen und Performer*innen interessiert? 

«AGE ON STAGE» spürt den eigenen Erfahrungen in der Berufsbranche Theater, den Abwesenheiten, den Leerstellen, Brüchen nach und versucht die Blickregime auf künstlerische Weise zur Sprache bringen.
BIOGRAFIEN

Ariane Andereggen *1969 in Aigle, arbeitet als extradiszplinäre Theaterschaffende in Bereichen wie Performance und Video- und Audioinstallation. In der freien Szene arbeitete sie u.a. mit Tim Zulauf, Marcel Schwald und Antje Schupp zusammen und war 2013–15 Ensemblemitglied des Theaters Basel. Dort zeigte sie auch eigene Produktionen, z.B. zusammen mit Ted Gaier (Die goldenen Zitronen) 2015 «Rohstoff – Eine Verarbeitung». Mit einem Entwicklungsbeitrag der Stadt Basel führte sie 2017 in «Zwangsvorstellung – The Actor is present» Interviews mit Schauspieler*innen und Performance-Künstler*innen in verschiedenen Städten Europas über Lebens-, Arbeits- und Machtverhältnisse in ihrem Alltag. Zuletzt spielte Ariane Andereggen in «Die Kränkungen der Menschheit» von Anta Helena Recke mit, was 2019 an den Münchner Kammerspielen Premiere hatte und 2020 ans Berliner Theatertreffen eingeladen wurde. Zurzeit arbeitet sie als Gastschauspielerin am Maxim Gorki-Theater für Olivia Wenzels «1000 Serpentinen Angst» in einer Adaption von Anta Helena Recke / Joana Tischkau / Huang Duc Hieu / Jeremy Nedd und an einem Videofilm über Klassenverhältnisse am Bodensee, wo sie in einem Thurgauer Dorf in den 1980er-Jahren aufwuchs. Seit 2019 Atrato-Collaboration zusammen mit den Künstler*innen-Kollektiven Más Arte Más Acción, Bogotá / Corporaloteca UTCH y ASINCH / Fundación Mareia / Motete in Quibdó , Departemento Chocó in Kolumbien mit dem Musiker Ted Gaier (Schwabinggrad Ballett) Kathrin Wildner (Stadt-Ethnologin, Berlin), Christoph Twickel (Journalist, Hamburg).
Trixa Arnold *1965 in Gelfingen/LU, studierte Architektur an der HSLU Luzern und am California College of Arts and Crafts in San Francisco. 1991–1999 Tourneen als Schlagzeugerin mit Popbands in Europa, produziert CD’s im eigenen Studio. 2001–2003 Musikstipendiatin in St. Petersburg. Seit 2003 arbeitet sie für Theater, Tanz, Performance und Film als Dramaturgin und Musikerin für Marisa Godoy, kraut_produktion, Corsin Gaudenz, Annas Kollektiv u.a. 2011 tritt sie mit der Soloperformance «JEDE SCHALLPLATTE IST EINE GUTE SCHALLPLATTE» auf und spielt improvisierte Musik, u.a. mit Christian Wolfarth, Judy Dunaway, Vjatcheslav Gayvoronsky, Yoshio Machida, Co Streiff, Strotter Inst., Tomas Korber, Claudia Ulla Binder, Irene Schweizer, Marie Cecile Reber, Chris Wiesendanger, Julian Sartorius. Seit 2012 ist sie künstlerische Ko-Leiterin des Vereins Freies Musiktheater Zürich. Die Arbeiten wurden gezeigt im Fabriktheater Rote Fabrik Zürich, Gessnerallee Zürich, Theater Chur, Kaserne Basel, Theater Vidy Lausanne, St. Gervais Genf, Tojo Theater Bern, Südpol Luzern, Kleintheater Luzern, Neumarkt Zürich, u.a. Seit 2007 erarbeitet sie mit Ilja Komarov ihre eigenen Musiktheaterprojekte: 2008 «AMPHIBIENMENSCH», eine Elektrooper, «JENSEITS», ein Theaterabend über Sterberituale, 2012 «SOLO FÜR HERRN KOMAROV», eine autobiografische Fiktion, 2015 «TELL», ein heroisches Singspiel, 2018 «KARL MARX. DAS KAPITAL ALS MUSICAL». Sie ist mitverantwortlich für Konzepte, schreibt und generiert Bühnentexte, führt Regie, begleitet die Projekte dramaturgisch und steht als Musikerin mit auf der Bühne. 2017 wird sie am Max-Ophüls-Festival Saarbrücken mit „Beste Filmmusik im Dokfilm“ für «ZAUNKÖNIG» von Ivo Zen ausgezeichnet. Zurzeit arbeitet und lebt sie in Zürich. 

Tim Zulauf *1973, arbeitet als Autor und Theaterregisseur in Zürich. Er studierte Bildende Kunst in Basel, Zürich und Paris. Nach freier kunstjournalistischer Arbeit und der Mitarbeit in Forschungsprojekten zu Kunst in öffentlichen Räumen an der Zürcher Hochschule der Künste war er 2011–16 als Dozent für Fine Arts an der Hochschule der Künste Bern tätig. Mit KMU-Produktionen, einem losen Netzwerk von Theater- und Kunstschaffenden, entwickelt Tim Zulauf seit 2002 Bühnenprojekte und installative Arbeiten. 2011 realisierten KMU-Produktionen für den Schweizer Beitrag an der Kunst-Biennale Venedig die dreisprachige Dauer-Performance «Deviare – Vier Agenten – Part of a Movie». Zwei der jüngeren Projekte, «La porte portable» (2015/16) und «Trollhaus – Maison de Trolls» (2017), fanden in Koproduktion mit der Biennale Dream City Tunis und dem Zürcher Theaterspektakel statt. Im Dezember 2018 wurde «Entgeisterung», eine Theaterarbeit zur Begriffsgeschichte des Fetischismus als Live-Filmdreh am Theaterhaus Gessnerallee, gezeigt. Das 2019–21 laufende Projekte «Converting Eviction» ist mit der Gessnerallee Zürich, der Kaserne Basel, der Dampfzentrale Bern und William Kentridges The Centre for the Less Good Idea in Johannesburg koproduziert. Es entsteht in Ko-Regie mit dem Künstler Sello Pesa aus Soweto, Johannesburg, und mit Performerinnen seiner Tanzgruppe Ntsoana und Schauspieler*innen von KMU-Produktionen. Behandelt wird das Verhältnis Schweiz-Südafrika und die internationalen und lokalen Einwirkungen auf die Transformationsprozesse, die Südafrika von der Apartheid zur neo-liberal gelenkten Demokratie durchlaufen hat und weiter durchläuft.
Nic Duric studierte an Andrzej Wirths Institut für Angewandte Theaterwissenschaft an der Justus-Liebig-Universität Giessen Drama, Theater und Medien und ist Mitbegründer des ebenda gegründeten Performancekollektivs Showcase Beat Le Mot. Als Gastdramaturg berät er die migrantisch geprägte Theatergruppe Hajusom und ist Ko-Kurator des Hamburger KRASS-Festivals, das jährlich in der Hamburger Kulturfabrik Kampnagel veranstaltet wird. Zusammen mit Leuten aus der bundesweit agierenden Kanak-Attak-Bewegung produzierte er mehrere Shows und Revuen, die in den frühen 2000er-Jahren u.a. an der Volksbühne am Rosa-Luxemburg-Platz und am Stuttgarter Schauspielhaus aufgeführt wurden. 

Tommi Zeuggin *1974 in Basel, lebt und arbeitet zur Zeit in Basel. Er studierte an der Ecole Internationale de Théâtre Jacques Lecoq in Paris und am Centre National de Danse in Paris und arbeitet als Tänzer, Choreograf, Yogalehrer und Schauspieler u.a. in Zürich mit Michel Schröder (krautproduktion), am Theater Basel mit Sabine Harbeke, im Tessin mit Tiziana Arnaboldi, in Paris mit Jos Houben. Eigene Choreografien u.a. in Australien «NO ONE BUT ME» am National Choreographic Center, wurde am Fringe Festival in Edinburgh für seine Performance «DRIP» mit dem „Best Physical Theatre Award“ ausgezeichnet. Seit 2010 entstanden vier Arbeiten in Zusammenarbeit mit der koreanischen Tänzerin Hyoung-Min Kim. 2015 entstand «THE STORY OF THOSE WHO LEFT», ein Projekt mit nordkoreanischen Frauen, die in den Süden geflüchtet sind, unterstützt durch die Seoul Arts Fundation, und «HATE POLITICS», eine Auseinandersetzung mit LGBTQ*-Rechten, unterstützt durch Arts Council Malta in Valletta in Zusammenarbeit mit Kenneth Spiteri. 2016 Tanz-Vermittlungsprojekte an Basels Schulen in Kollaboration mit dem Tanzbüro / Dance-Move-Kids und Dominique Cardito. 2017 erarbeitete er zusammen mit Trixa Arnold und Ilya Komarov die musikalischen Auftritte für «KARL MARX. DAS KAPITAL ALS MUSICAL» in der Roten Fabrik Zürich.
Knut Klaßen *1967 in Münster, lebt in Berlin und arbeitet als bildender Künstler in den Bereichen Film, Fotografie und Theater. Mitarbeit John Bock 1998–2004. Mitarbeit Anselm Reyle 2007–2009. Seit 1999 Zusammenarbeit mit Marc Aschenbrenner. Er macht eigene Filme/Videos, ist Kameramann für befreundete Künstler*innen, entwickelt sein fotografisches Werk und produziert seit 2005 mit Monika Gintersdorfer Performances, Tanz- und Theaterstücke. Die Produktionen der beiden wurden u.a. an der Volksbühne im Prater Berlin, am Theater Aachen, am Schauspiel Köln, am Kampnagel in Hamburg oder an der Elfenbeinküste gezeigt. Dabei wird eine differenzielle, ethnische und kulturelle Vielheit, wie sie seit den 1990er-Jahren von der Theorie der Dekolonisation gedacht wird ins Werk gesetzt. Sein Spektrum selbstgewählter Aufgabenstellungen dreht sich um Themengebiete wie Lebenswelt vs. Ästhetik und Form, Fragen zu Selbstverständnis und Produktionsbedingungen von Künstler*innen, Grundbedingungen der bildenden Kunst und die Frage, wie weit die Freiheit in der Kunst gehen kann. Auf diversen Ausstellungen wie der Documenta 11 oder im Kunsthaus Bregenz fanden seine Werke Anerkennung. In die Gestaltung der Kostüme zusammen mit Marc Aschenbrenner fliessen Referenzen auf afrikanische Kleidungskultur und auf plastisch-performative Kunst der europäischen Avantgarde sowie der 1970er-Jahre ein. Zurzeit arbeitet er zum Bauhaus-Jubiläum in Weimar an verschiedenen Plätzen der Stadt an dem Dauerschnellproduktionstheater «Meyer Bauhütte» zwischen Tanz und bildender Kunst, Spontantheater und politischer Intervention zusammen mit den Musiker*innen Ted Gaier, Petros Bouras, dem Harfenspezialist Hans Unstern, der Sängerin LaToya Mainley-Spain, den Tänzer*innen Monserrat Gardo Castillo und Gotta Depri und dem Performer Hauke Heumann u.a.m. 
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