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TUNING-DOKUMENT FÜR DIE 
THEATERAUSBILDUNG 
 
Das vorliegende TUNING-Dokument wurde im Rahmen des inter}artes-
Themennetzwerks, Strang 2, erstellt von Prospero, der Sektion Theater 
von ELIA (European League of Institutes of the Arts).  
 
Das Dokument ist der abschließende Entwurf für die TUNING-Vorlage zur 
hochschulischen Theaterausbildung in Europa. Ausgearbeitet wurde der 
Entwurf von Professor Anthony Dean (Dean of Faculty of Arts, University 
of Winchester, GB), Magnus Kirchhoff (Manager of Development, National 
Academy of Mime and Acting, Stockholm, Schweden) und Professor 
Francisco Beja (Director, School of Music and Performing Arts, Porto, 
Portugal) im Oktober 2006. Frühere Fassungen wurden den Mitgliedern 
des Prospero-Netzwerks sowie den Teilnehmern der Prospero-Sitzung der 
ELIA-Biennale in Gent im Oktober 2006 zur Stellungnahme vorgelegt. Die 
aus diesem Aufbauprozess hervorgegangenen Rückmeldungen sind in den 
vorliegenden abschließenden Entwurf eingeflossen. 
 

3.1 VORSTELLUNG DES FACHGEBIETS 

Um die Merkmale des Fachs Theater (In vielen Kontexten wird der Begriff 
‚Theater‘ synonym oder austauschbar mit den Termini ‚Drama‘, 
‚Darstellende Kunst‘, ‚Tanztheater‘ oder anderen Varianten verwendet. Im 
vorliegenden Papier wird mit dem Terminus ‚Theater‘ die Gesamtheit 
dieses umfassenden und vielseitigen Feldes bezeichnet.) 
zusammenfassend beschreiben zu können, muss zunächst anerkannt 
werden, dass es sich um eine facettenreiche und multidisziplinäre 
Kunstform handelt, die sich in ein breites Spektrum einzelner Disziplinen 
untergegliedert (z. B. Schauspiel, Regie, Szenographie, Theatertechnik), 
die jede für sich genommen studiert werden können, in der Regel jedoch 
in einem multidisziplinären Kontext erlernt und/oder angewendet werden. 
Theater ist die einzige Kunstform, in der sich alle anderen Künste 
artikulieren, und die Kenntnisse und Verstehen all dieser Kunstformen, die 
sie enthält, voraussetzt. Und Theater ist eine komplexe Kunstform, die die 
Studierenden vor ein komplexes Profil von Lernchancen und 
Herausforderungen stellt. Darüber hinaus ist zu unterstreichen, dass die 
Kombination aus Kompetenzen und Kenntnissen, die der Ausbildung und 
dem Studium in diesem Fachbereich zu eigen ist, auch in anderen 
Bereichen, über die Künste und angewandten Künste hinaus, sinnvoll und 
nützlich ist. Theaterstudiengänge leisten daher einen aktiven Beitrag 
dazu, das kreative Humankapital zu schaffen, das für die Erfüllung einer 
großen Palette unterschiedlicher Bedürfnisse in unserer sich wandelnden 
Gesellschaft benötigt wird. 
 
Die verschiedenen Ansätze der Theaterausbildung spiegeln die Vielfalt 
dieser Kunstform wider. Das Spektrum reicht hierbei von den zahlreichen 
klassischen Berufsausbildungen – mit intensivem Training, einem hohen 
Maß an tutorengeleitetem Unterricht und dem schwerpunktmäßigen 



Erlernen von Fertigkeiten und Methodologien in einer handwerklichen 
Tradition – bis hin zur akademischen Tradition, die sich durch 
selbstgeleitete Studien kennzeichnet, durch den Erwerb intellektueller 
Kompetenz und/oder der Fähigkeit, sich individuell zum Ausdruck zu 
bringen. Zwischen diesen beiden Extremen liegt eine Fülle von Ansätzen, 
die auf unterschiedliche Weisen die beiden Traditionen miteinander 
verbinden. Vielfalt ist ein unverzichtbarer Bestandteil der Praxis wie auch 
der Ausbildung im Theaterfach. Dieser Vielfalt steht die große Kraft 
gegenüber, die der Theatersektor bei der Herausbildung von 
Gemeinschaften besitzt, und die von zentraler Bedeutung für diese 
sozialste und gemeinschaftlichste aller Kunstformen ist. Eine Grundlage 
des Theaters an sich ist die Fähigkeit, unterschiedlichste Disziplinen zu 
vereinen und die Vielzahl der kreativen und interaktionsbezogenen 
Chancen auszuschöpfen, die der Prozess einer Produktion birgt. Wenn 
man eine zentrale Kompetenz benennen sollte, die allen Theatermachern 
abgefordert wird, so ist es die Fähigkeit, zusammenzuarbeiten und durch 
diesen Prozess zu verhandeln. 
 
Die praktischen und konzeptionellen Grundlagen des ganzen Spektrums 
der Theaterkünste sind eigenständig, vielfältig und aufeinander bezogen. 
Diese Grundlagen sind kein stabiler, fester Korpus von Kenntnissen und 
Fertigkeiten, sondern werden kontinuierlich durch sich verändernde 
gesellschaftliche, politische und künstlerische Werte und Praktiken 
überformt und neu definiert. Gerade das dynamische Wesen dieser 
Kulturpraktiken und ihre ständige Hinterfragung erhalten die Vitalität des 
Theaters aufrecht. Angesichts dieser Vielfalt und Dynamik des Faches ist 
es entscheidend, dass eine Definition nicht den Raum für kommende 
Neuerungen einengt oder begrenzt. Gleichzeitig dürfen die Fortführung 
etablierter Methoden und die Befassung mit klassischen Themen nicht 
gefährdet werden.  

Theater wird als praktisches und theoretisches Fach studiert, und die 
meisten Studiengänge streben danach, eine ihren jeweiligen Lernzielen 
und Inhalten entsprechende Mischung beider Aspekte zu vermitteln. 
Theater kann in Verbindung mit Literatur (Drama) oder als kreative und 
expressive Kunstform (Darstellende Kunst) studiert werden, oder mit dem 
Ziel, eine wissenschaftliche Laufbahn einzuschlagen oder in der 
professionellen Theaterpraxis tätig zu werden oder ein spezifisches 
Spektrum an Kenntnissen, Einsicht und Fertigkeiten zu erwerben, die sich 
nutzbringend auf andere Bereiche übertragen lassen. So gibt es 
Akademien und Konservatorien für Schauspiel und Produktion, deren 
Schwerpunkt darauf liegt, Berufspraktiker heranzubilden und zu schulen. 
Andere Institutionen lehren Praxis und Theorie in unterschiedlicher 
Gewichtung und mit unterschiedlichen Zielsetzungen, jedoch mit 
größerem Gewicht auf Wissenschaft und Forschung einschließlich der 
Praxis als Forschungsbereich. Das vorliegende Dokument behandelt 
Studiengänge an verschiedenen Arten von Hochschulen mit sehr 
unterschiedlichen Missionen und Zielen für Lernen und Lehre.  

Theater – als Kunstform und als Studienfach – hat tiefe Wurzeln und 
etablierte Praktiken, die die vielfältigen und spezifischen nebeneinander 
existierenden Theatertraditionen widerspiegeln, die sich über die Zeiten 



und über geographische Grenzen hinweg gegenseitig befruchten. So 
haben in jüngster Vergangenheit paneuropäische Experimente in Mime, 
Körpertheater und Tanztheater dazu beigetragen, eine Agenda der 
Interdisziplinarität zu entwickeln und ein greifbares Verständnis des 
Theaters als „universeller Sprache“ zu fördern. Entwicklungen dieser Art 
beginnen derzeit, die Bevorzugung des gesprochenen Texts in vielen 
europäischen Theatertraditionen in Frage zu stellen, die bisher bisweilen 
die Mobilität der Studierenden – insbesondere in der ersten Studienstufe – 
eingeschränkt hat. Die zentrale Rolle der gesprochenen Sprache und/oder 
kulturspezifische Kontexte innerhalb der Kunstform stellen jedoch auch 
weiterhin besondere Herausforderungen hinsichtlich der Mobilität der 
Studierenden dar. Ebenso hemmen sie die Weiterverbreitung 
praxisbasierter Kenntnisse und Forschungsarbeiten. 
 
Die Praktiken des zeitgenössischen Theaters waren und sind ihrem Wesen 
nach dynamisch und veränderlich, und deshalb ist das Fach sowohl durch 
traditionelle und zeitgenössische Auffassungen von Theater als auch durch 
neue Kategorien wie Performance-Kunst, Live-Kunst und 
Installationsarbeit geprägt. Alle Länder im Bologna-Hochschulraum haben 
weit zurückreichende Theatertraditionen, die sich im Laufe der Zeit 
gegenseitig beeinflusst und geformt haben. Dadurch, dass Theater 
traditionell auf andere Kunstformen zugreift, oder sie zusammenführt 
(z. B. Musik, Literatur, Bildende Künste, Tanz), ist es oft schwer, das Fach 
klar einzugrenzen. Die Bandbreite und Vielfältigkeit sowohl des Angebots 
in der gesamten hochschulischen Bildung als auch innerhalb des 
Spektrums der unterschiedlichen Theatertraditionen und -praktiken sind 
extrem umfangreich. Das vorliegende Dokument will diese ganze 
Bandbreite erfassen und gleichzeitig klar benennen, welche Ausprägungen 
von Kreativität, Wissen, Verständnis, Fertigkeiten und Lernmethoden zu 
dem Studienfach gehören.  
 
Wesen und Geltungsbereich des Projekts 

Das Fachgebiet Theater umfasst ein Spektrum zusammengehöriger 
Methoden, Praktiken, Disziplinen und Studiengebiete. In vielen Fällen 
weisen die im Theaterstudium eingesetzten Lehr- und Lernmethoden 
Gemeinsamkeiten mit denen anderer Studienfächer auf. Um seinen Zweck 
sinnvoll zu erfüllen, soll das vorliegende Dokument daher diejenigen 
Ansätze und Methoden benennen, die als charakteristisch für die 
besonderen Anforderungen des Fachs im Rahmen der hochschulischen 
Ausbildung betrachtet werden können. Grob umrissen umfasst das 
Studienfach folgende Elemente:  

− Praktische Arbeit und Erfahrung in Aufführung, Kreation, Gestaltung 
und Präsentation von Drama, Theater, Performance und Produktion 
sowie in benachbarten Studienbereichen wie Film, Fernsehen und 
Radio – sowohl in Bezug auf den Prozess wie hinsichtlich des 
Endergebnisses  

− Theoretische Studien (z. B. analytische, historische, kritische, 
kontextuelle) je nach Anforderungen des Kontexts in Drama, 
Theater, Performance und Produktion sowie verwandten multi- und 
interdisziplinären Bereichen  



− Technische Umsetzung und Produktion (Film, Fernsehen, Video, 
digitale Ton- und Bildbearbeitung) und  

− Vorbereitung auf berufliche Ziele, einschließlich unternehmerischer 
Kompetenzen 

Das Feld umfasst auch die Auseinandersetzung mit den Theatertraditionen 
nicht-westlicher Kulturen und dem kulturellen Pluralismus, der die 
Darstellungspraxis in Geschichte und Gegenwart beeinflusst. Neue 
konzeptuelle Rahmen bilden sich heraus, die traditionelle Formen der 
theoretischen Betrachtung der Praxis hinterfragen, zum Beispiel 
postkoloniale und post-Gender-Perspektiven.  

Das Feld wird durch die folgenden grundlegenden Gemeinsamkeiten 
abgesteckt:  

− Kenntnis und Verständnis der Ursprünge, Konstruktion, Weitergabe 
und Rezeption von Aufführungen  

− „Verkörpertes Wissen“ und „Praxis als Forschung“  
− Erwerb von Wissen, Fertigkeiten und Verständnis durch Prozesse 

des Forschens, Handelns, Reflektierens und Evaluierens  
− Praktisches, workshop-basiertes Lernen als üblicher Bestandteil 

aller Theaterstudiengänge; praktisches Lernen umfasst hierbei die 
aktive Teilnahme am Prozess und/oder an der Produktion und/oder 
der Aufführung und/oder der technischen Umsetzung und 
Verwaltung.  

− Entsprechend dem öffentlichen und gemeinschaftlichen Wesen der 
Theaterpraxis ggf. besonderes Gewicht auf kooperativem Lernen 
und heuristischen Prinzipien, auf „Learning by doing“ in 
Gruppenkontexten; Ansätze dieser Art fördern ein hohes Maß 
vielfältiger Kommunikations- und Teamfähigkeiten.  

− Das Studium kann auch Analysen von Theorien und Theatertexten 
umfassen, die schriftlich ausformuliert oder notiert sein können. Ein 
anderer Schwerpunkt kann das Studium der Gestaltung und 
Kreation einer Darstellung als Ereignis oder Prozess sein.  

− Die – praxisbezogene und/oder theoretische – Forschung gilt als 
notwendige Voraussetzung für die Auseinandersetzung mit allen 
Facetten der Darstellungs- und Produktionspraxis und -theorie.   

− Einordnung der Praxis in einen entsprechenden Rahmen der sie 
prägenden Gedanken, Geschichte und Fertigkeiten 

− Übernehmen von Verantwortung für die Präsentation von Gedanken 
und Überzeugungen im Kontext gesellschaftlichen und 
staatsbürgerlichen Bewusstseins  

Weitere Einflüsse auf das Theaterstudium sind Konzepte und Methoden 
aus anderen Fachbereichen wie Anthropologie, Kunst und Design, 
Kulturwissenschaften, Ethnographie, Geschichte, Literatur, 
Medienwissenschaften, Musik, Philosophie, Politik, Gesellschaftspolitik und 
Soziologie. Umgekehrt bereichert das Theater mit seinen ureigenen 
Theorien und Praktiken auch andere Studienfächer wie Pädagogik, Frauen- 
und Geschlechterforschung, Betriebswirtschaft oder Gesellschafts- und 
Gesundheitswissenschaften.  



3.2 PROFILE DER ABSCHLUSSGRADE 

Gegenwärtig wird das ‚Bologna‘-Modell der drei Studienzyklen im 
Theaterbereich in unterschiedlicher Weise umgesetzt. Während einige 
Länder (z. B. Großbritannien und Irland) schon vor vielen Jahren ein 
dreistufiges Studiensystem eingeführt haben, befinden sich andere Länder 
noch in unterschiedlichen Stadien der Entwicklung eines solchen Modells. 
In der Fachgruppe für die hochschulische Theaterausbildung ist jedoch 
kein Land vertreten, in dem nicht über die Umsetzung des Bologna-
Prozesses diskutiert wird.  

 
Typische Abschlussgrade im Studienfach Theater 
 
 
Erster  
Zyklus 

 
Der Schwerpunkt des Studiums liegt in dieser Phase auf dem 
Erwerb und der Erprobung klassischer Fertigkeiten, Kompetenzen 
und Kenntnisse. Typische Elemente dieses Studienzyklus: 
praktische Studioarbeit; von Lehrenden/Studierenden geleitete 
Produktionen; Theatertheorie und -geschichte; kritische Analyse; 
Selbstreflexion; Forschung und Berufspraxis.  
 

 
 
Zweiter  
Zyklus 

Auf dieser Stufe steht das Studium im Zeichen des 
selbstkritischen Denkens sowie der kritischen Theorie 
und/oder Praxis. Typische Elemente dieses Studienzyklus: 
praktische Arbeit im Studio; selbstinitiierte und/oder von 
Lehrenden/Studierenden geleitete Performance-Projekte 
oder Produktionen; fortgeschrittene Theorie und Geschichte 
des Theaters oder spezifische Aspekte der Berufspraxis 
durch Entwicklung experimenteller Produktionsprojekte und 
öffentlicher Aufführungen. 
 

 
 
Dritter  
Zyklus 

Aus dieser Phase des Studiums sollen signifikante Beiträge 
zum Wissensstand und/oder der Praxis des Fachs 
hervorgehen. Typische Elemente dieses Studienzyklus: ein 
selbst initiiertes und geleitetes Forschungs- und 
Praxisprogramm, das mit hohen Ansprüchen selbstkritisch 
beurteilt wird. PhD-Abschlüsse im Fach Theater unterscheiden 
sich hinsichtlich der Gewichtung von schriftlicher und 
praktischer Arbeit stark – der Abschlussgrad kann maßgeblich 
auf praktischer Theaterarbeit basieren oder auf einer 
schriftlichen Dissertation. 
 

 
 
Typische Berufsbilder für Absolventen 
 
Die verschiedenen Laufbahnen, die Absolventen dieses Fachs einschlagen 
können, setzen unterschiedliche Fähigkeiten und Kenntnisse voraus. 
Typische Tätigkeitsfelder sind das professionelle Theater, die 
Unterhaltungsindustrie im weiteren Sinne, die Medienbranche, 



angewandte Theaterkunst, soziale Tätigkeiten sowie Lehre und 
Wissenschaft. Die besondere Qualität eines Absolventen in diesem Bereich 
lässt sich nicht mit einem einzelnen Begriff benennen, sondern umfasst 
ein ganzes Spektrum sowohl fachspezifischer als auch allgemeiner 
Kompetenzen. Die überfachlichen Kompetenzen, die Absolventen dieses 
Bereichs aufweisen, stehen auch in anderen Umfeldern, z. B. in Wirtschaft 
und Handel, hoch im Kurs. Dazu zählen Kommunikationskompetenz 
(schriftlich, mündlich und in der Darstellung) ebenso wie Kompetenzen in 
Forschung und Analyse, Präsentation, eigenständigem, interpersonellem 
und gruppenbasiertem Arbeiten, mit Fristen und unter Druck, mit 
Flexibilität, Fantasie, Selbstmotivation und Organisation.  
 
 
Erster  
Zyklus 

 
Nach Abschluss dieses Zyklus sind die Studierenden für die 
Ausübung einer beruflichen Tätigkeit gerüstet. Je nach 
beruflichem Niveau und/oder Spezialisierungsgrad ihres 
Studiengangs sind sie bereit für eine Laufbahn im professionellen 
Theater oder in einem verwandten Tätigkeitsbereich, für den die 
fachspezifischen und überfachlichen Kenntnisse und Fertigkeiten, 
die sie erworben haben, sie qualifizieren (z. B. Verwaltungs-, 
Unterrichts- oder Werbetätigkeit im künstlerischen Bereich). Der 
Abschluss dieses Studienzyklus ist auch die Grundlage für einen 
weiterführenden Studiengang im Fach Theater, Erwerb von 
Lehrqualifikationen oder kognitive Wissenschaften. 
 

 
 
Zweiter  
Zyklus 

 
Der Abschluss des zweiten Zyklus qualifiziert die 
Studierenden (wiederum je nach spezifischem Schwerpunkt 
des Studiengangs) in der Regel umfassend für den Eintritt in 
die professionelle Theater- und/oder Kritikpraxis. Bisweilen 
vertiefen die Studierenden auch einen bestimmten 
Aufgabenbereich oder Aspekt der Theatertätigkeit (z. B. 
Regie, Dramaturgie, Gestaltung), um besondere Expertise 
aufzubauen, wie sie für die höchst qualifizierten und 
anspruchsvollen Aufgaben im professionellen Theater 
erforderlich ist. 
 

 
 
Dritter 
Zyklus 

 
Am Ende des dritten Zyklus hat der Studierende viele der 
Kompetenzen, die er im zweiten Zyklus erworben hat, im 
Rahmen einer kreativen/theoretischen Arbeit angewandt, die 
einen signifikanten Beitrag zur Weiterentwicklung des 
Fachgebiets leistet. Kandidaten auf diesem Niveau sind zum Teil 
bereits beruflich etabliert und führen ihre Studien fort, um ihr 
Wissen und ihre Forschungskompetenz weiter auszubauen. Ein 
PhD im Fach Theater qualifiziert den Studierenden primär für 
eine akademische Laufbahn, doch auch zur Schärfung des Profils 
als professioneller Künstler kann der Abschlussgrad beitragen. 
 

Rolle des Fachgebiets in anderen Studiengängen 



Zwischen dem Theater und anderen Fächern bestehen von jeher 
Schnittmengen, die heute von dem allgemeinen interdisziplinären Fokus in 
den Künsten und Geisteswissenschaften zeugen. So können dramatische 
Texte und der Kontext ihrer Produktion Gegenstand sowohl eines 
Literatur- als auch eines Dramastudiums sein. Studium und Praxis der 
Bereiche Film, Video, Fernsehen und Funk können als grundlegende 
Bestandteile einiger Theaterstudiengänge betrachtet werden, während sie 
gleichzeitig Inhalt von Studiengängen der Kommunikations- und 
Medienwissenschaften sind. Theaterstudiengänge fördern häufig diese 
gegenseitige Befruchtung der Fachbereiche, in der Überzeugung, dass dies 
das Lernerlebnis der Studierenden maßgeblich bereichert.  
 
 
 
 
3.3 LERNERGEBNISSE UND KOMPETENZEN – NIVEAUSTUFEN-
DESKRIPTOREN  
 
LERNERGEBNISSE UND KOMPETENZEN IM 1. ZYKLUS 

Technische/künstlerische Kompetenzen 
Fachspezifische Kompetenzen 

Folgendes sollen die Studierenden nach Abschluss des Studiums 
beherrschen: 

− in technischer und kreativer Hinsicht die verschiedenen 
Herausforderungen bewältigen, die sich ihnen bei der 
Verwirklichung ihres Ausdrucks im Rahmen einer 
Theaterproduktion auf den Ebenen von Techniken, Wissen und 
Forschung sowie gegebenenfalls technischer Ausstattung stellen  

− in Gemeinschaftsarbeit die Ideen und/oder Absichten 
interpretieren, die ein dramatischer Text oder ein geplantes 
Aufführungsszenario ausdrückt, und diese in einer Produktion 
konkret umsetzen 

− kreativ mit den beruflichen Möglichkeiten umgehen, die Theater, 
Film und andere, verwandte Ausdrucksformen ihnen bieten 

− zeigen, dass ihnen der Wert der Wissenschaft, des 
Probenprozesses und der Aufführungs- und/oder 
Inszenierungserfahrung als Form der individuellen und kollektiven 
Weiterentwicklung bewusst ist 

 
Gruppenkompetenzen  

Folgendes sollen die Studierenden nach Abschluss des Studiums 
beherrschen: 

− effektiv zur gemeinsamen Realisierung einer Produktion und/oder 
Aufführung beitragen 

− ein gemeinsames Fachvokabular sicher beherrschen und 
anwenden; bei gleichzeitigem Bewusstsein der Spezifität dieses 
Fachvokabulars und der Möglichkeiten, die dies für die 
Transdisziplinarität der einzelnen Disziplinen eröffnet 

− Theater im weitesten Sinne als transzendentale Realität erfassen 
und verstehen, in der Techniken, Ausdruck und individuelle 



 

Theoretische (wissensbasierte) Lernergebnisse 
Sprache des Theaters kennen und verstehen 

Folgendes sollen die Studierenden nach Abschluss des Studiums 
beherrschen: 

− Grundzüge der Sprache des Theaters kennen und sie im Rahmen 
des Prozesses „vom Buchstaben zur Bühne“ durch Analysen von 
Texten, Skripten oder anderen Aufführungsvorlagen 
kontextualisieren 

− Theorie und Praxis des gewählten Spezialgebiets zueinander in 
Bezug setzen 

 
Kontextwissen und -verständnis  

Folgendes sollen die Studierenden nach Abschluss des Studiums erreicht 
haben: 

− Hauptbezugspunkte der Theatergeschichte und dramatischen 
Literatur kennen, die für das designierte Tätigkeitsfeld relevant 
sind 

− dramatische Literatur in verschiedene historische, ethnisch-
gesellschaftliche und künstlerische Zusammenhänge einordnen 

Kreativität in einer Produktion offenbart werden 
 

Vorbereitungs- und Probenkompetenzen 
Folgendes sollen die Studierenden nach Abschluss des Studiums erreicht 
haben:  

− individuell ihren Aufgaben nachkommen, vorgegebene Ziele 
erreichen und kollektive Zielsetzungen festlegen und definieren 

− zeigen, dass sie die für die Kreation und Umsetzung einer 
Aufführung geeigneten Proben- und Produktionsmethoden kennen 

− belegen, dass sie sich am Aufbau und der öffentlichen Präsentation 
verschiedener Theaterkreationen beteiligt haben 

 
Mündliche Fähigkeiten 

Folgendes sollen die Studierenden nach Abschluss des Studiums erreicht 
haben:  

− die Fachterminologie als Mittel der privilegierten Kommunikation 
zwischen den verschiedenen an einer Produktion beteiligten 
Spezialisten beherrschen 

− sich in Wort und Schrift sinnvoll und verständlich zu den 
Konzepten und Intentionen der Produktionen äußern, an denen sie 
beteiligt waren 

 
Berufspraktische Kompetenzen 

Folgendes sollen die Studierenden nach Abschluss des Studiums 
beherrschen: 

− die Techniken, Materialien und technische Ausstattung einsetzen 
und beherrschen, die für eine Produktion im gewählten 
Tätigkeitsfeld benötigt werden 

− einem Publikum die eigene kreative und künstlerische Rolle in 
einer Aufführung/Produktion effektiv kommunizieren 

 



können 
− Arbeiten und Ansichten der wichtigsten Persönlichkeiten aus 

ihrem designierten Haupttätigkeitsfeld und aus der Welt des 
Theaters allgemein kennen und erkennen und die verschiedenen 
theoretischen Strömungen und ästhetischen Ansätze, für die sie 
stehen, in Kontext setzen 

− umfassendes Wissen über die für ihre Disziplin relevanten 
technischen Errungenschaften und deren Einsatzmöglichkeiten im 
Theater  

− den Wert des technischen Fortschritts und das mit ihm 
verbundene Potenzial anerkennen, Produktionsmethoden und -
prozesse zu optimieren und möglicherweise neue Ansätze und 
Entwicklungen in ihrem designierten Tätigkeitsfeld zu erschließen 

− die notwendige künstlerisch-administratorische Kompetenz zum 
erfolgreichen Aufbau der beruflichen Laufbahn 

− sich der ethischen Aspekte und Implikationen bewusst sein, die 
mit ihrem designierten Tätigkeitsfeld verknüpft sind 

− sich bewusst sein, dass sie ihr theoretisches Wissen und 
Verständnis auch in Zukunft ständig ausbauen und vertiefen 
müssen, um sich als reflektierende Praktiker stetig 
weiterzuentwickeln 

−  
 

 

Überfachliche Lernergebnisse 
Selbständigkeit 

Folgendes sollen die Studierenden nach Abschluss des Studiums erreicht 
haben:  

− aus einer investigativen Grundhaltung heraus Informationen 
sammeln, analysieren und synthetisieren 

− kritische Selbstreflexion betreiben, Gedanken entwickeln und eine 
begründete Argumentation aufbauen 

− Autonomie, Selbstmotivation und Selbstmanagement beweisen 
und dabei gleichzeitig im Interesse der Aufführung/Inszenierung 
als Ganzes handeln 

 
 

Psychologische Einsicht 
Folgendes sollen die Studierenden nach Abschluss des Studiums 
beherrschen: 

− Denk- und Problemlösungsfähigkeiten für Herausforderungen und 
Chancen im Zusammenhang mit Inszenierungen und/oder 
Aufführungen 

− emotionale Wahrnehmung, Einfühlungsvermögen, Fantasie und 
Ausdruckskraft 

 
Kritisches Bewusstsein 

Folgendes sollen die Studierenden nach Abschluss des ersten Zyklus 
erreicht haben:  

− kritische Selbstbetrachtung 
− Anwendung ihrer Kritikfähigkeit auch auf die Arbeit anderer 



− umfassendes gesellschaftliches und staatsbürgerliches 
Bewusstsein 

 
Kommunikationskompetenzen 

Nach Abschluss des Studiums sollen die Studierenden effektive 
kommunikative und soziale Kompetenzen besitzen, insbesondere 
folgende Fähigkeiten:  

− an Projekten und/oder Aktivitäten harmonisch und effektiv mit 
anderen zusammenarbeiten 

− Fähigkeit zur Teamarbeit, Ideen diskutieren, Aufgaben 
organisieren und Termine einhalten 

− klare und zugängliche Präsentation von Arbeitsergebnissen 
− Beherrschung der notwendigen Informations- und 

Kommunikationstechnologien 
 
 
LERNERGEBNISSE UND KOMPETENZEN IM 2. ZYKLUS 
 

Technische/künstlerische Kompetenzen 
Fertigkeiten in technischem/künstlerischem Ausdruck 

Folgendes müssen die Studierenden nach Abschluss des Studiums 
beherrschen: 

− sich in die zahlreichen Kontexte einer Theaterproduktion – z. B. 
als Darsteller, Gestalter (Bühne, Kostüme, Licht, Ton), Techniker 
oder Produzent – kreativ und professionell einbringen; dabei 
technische Reife und künstlerisches Bewusstsein demonstrieren, 
die dem Ausdruck und der Realisierung ihrer eigenen expressiven 
Konzepte angemessen sind  

− während des Produktionsprozesses auf aufmerksame, kritische 
und kreative Weise Einsatz zeigen – als Beitrag zur Entwicklung 
einer soliden und konsistenten Aufführung 

− Forschung als Form der Wissensansammlung und Reflexion 
anerkennen, und gefundene Referenzen als Antriebskraft für neue 
Ideen und ästhetische Ansätze verwenden 

 
Fertigkeiten in technischer/künstlerischer Autonomie 

Folgendes müssen die Studierenden nach Abschluss des Studiums 
beherrschen:  

− andere anleiten und expressiv und kreativ die Führungsqualitäten 
entwickeln, die für die Verwirklichung jedes neuen Projekts 
notwendig sind 

− eigene Projekte organisieren und verwalten, dabei mit 
menschlichen und materiellen Ressourcen angemessen umgehen 
und die gesetzten Termine einhalten, um die erfolgreiche 
Durchführung des Projekts in allen Phasen zu gewährleisten 

 
 



 
 Mündliche Fähigkeiten 

Folgendes sollen die Studierenden nach Abschluss des Studiums 
beherrschen: 

− über eigene künstlerische Projekte in differenzierten Worten 
diskutieren und reflektieren 

− die notwendigen persönlichen Ressourcen aufbringen, um 
kreative Lösungen auf ihrem Gebiet zu präsentieren, die einen 
integralen Bestandteil zur Gesamtproduktion beisteuern 

 
Pädagogische Fähigkeiten 

Folgendes sollen Studierende, die die Option gewählt haben, ihre 
Theaterausbildung in einem breiteren Kontext anzuwenden (z. B. 
Schule, Gemeinwesen, Soziales), nach Abschluss des Studiums 
außerdem beherrschen: 

− in künstlerischen und Lernsituationen als „Theater-
/Dramaanimateure“ auftreten und dabei besondere künstlerische 
und pädagogische Reife beweisen 

− gefestigte und hochentwickelte methodische Kompetenzen und 
didaktisches Wissen zur Ausarbeitung und Umsetzung von 
Lehrplänen für künstlerische Ausbildungssituationen 

 
 
 

Theoretische (wissensbasierte) Lernergebnisse 
Analytische Fähigkeiten 

Folgendes sollen die Studierenden nach Abschluss des Studiums erreicht 
haben:  

− Konsolidierung der methodischen und selbstreflexiven 
Kompetenzen aus dem 1. Studienzyklus und die Fähigkeit, durch 
den eigenständigen Einsatz von Analyseinstrumenten zu 
kritischen Analysen zu gelangen 

 
Kontextwissen und -verständnis 

Folgendes müssen die Studierenden nach Abschluss des zweiten Zyklus 
erreicht haben: 

− vertieftes Wissen und Verständnis verschiedener Theatergenres 
und -stile besitzen und diese in ihren historischen und 
soziokulturellen Kontext einzuordnen wissen; die wichtigsten 
bibliographischen Referenzen kennen 

− Theorie und Praxis des gewählten Spezialgebiets zueinander in 
Bezug setzen 

− nachweisbares Verständnis kognitiv-interdisziplinärer Elemente 
und qualifizierte Auseinandersetzung damit sowie die Fähigkeit, 
Wissen, Techniken, Konzepte und Fertigkeiten aus anderen 
Fächern oder Gebieten von Kunst und Wissenschaft effektiv zu 
übertragen 

 
 

Überfachliche Lernergebnisse 



Selbständigkeit 
Folgendes müssen die Studierenden nach Abschluss des Studiums 
beherrschen:  

− ausgeprägte Fähigkeiten, mit einem professionellen Maß an 
Eigenständigkeit zu arbeiten  

− kritische Reflexion und Originalität in den Kreationen durch 
Zusammentragen, Analyse und Synthese von Informationen und 
die generative Entwicklung von Ideen und Konzepten. 

 
Persönliche Kompetenzen 

Folgendes müssen die Studierenden nach Abschluss des zweiten Zyklus 
erreicht haben:  

− hochentwickeltes Vermögen, ihre Vorstellungskraft, ihr Wissen 
und emotionales Verständnis wirkungsvoll einzusetzen, um 
Problemlösungen kreativ zu erarbeiten 

 
Kritisches Bewusstsein 

Folgendes sollen die Studierenden nach Abschluss des zweiten Zyklus 
erreicht haben:  

− vollständig strukturiertes kritisches und selbstkritisches 
Bewusstsein  

− Anerkennung der eigenen Individualität als originär Beitragendem 
zur Arbeit der Gruppe  

 
Kommunikationskompetenzen 

Nach Abschluss des Studiums müssen die Studierenden ihre sozialen 
und kommunikativen Fähigkeiten so ausgebaut haben, dass sie zu 
Folgendem in der Lage sind: 

− Projekte und gemeinsame Aktivitäten koordinieren 
− Teams leiten und bei Bedarf die Leitung kollektiver Prozesse 

übernehmen, dabei für die Strukturierung und Weitergabe von 
Informationen sorgen 

− Projekte in ansprechenden Worten und auf originelle Weise 
präsentieren  

− mit anderen Individuen in unterschiedlichsten kulturellen 
Zusammenhängen effektiv zusammenarbeiten 

− die notwendigen Kommunikationskompetenzen sowie 
Informations- und Kommunikationstechnologien beherrschen, die 
für den Erfolg ihrer Projekte und Aktivitäten erforderlich sind 

 
 
LERNERGEBNISSE UND KOMPETENZEN IM 3. ZYKLUS  
 

Fachspezifische Kernkompetenzen  
 
Folgendes sollen die Studierenden nach Abschluss des Studiums 
beherrschen: 

− eigenständiges, unabhängiges und kritisches Denken sowie die 
Fähigkeit, theoretische und/oder praktische Konzepte im Bereich 
der Theaterwissenschaften oder -praxis zu entwickeln 

− Kenntnis aktueller Fortschritte im eigenen Spezialgebiet und in 



verwandten Bereichen 
− selbständige Durchführung eines signifikanten 

Forschungsprojekts auf der Grundlage eines fokussierten und 
durchdachten Forschungsvorhabens  

− relevante Forschungsmethoden, Techniken und generative 
Strategien sowie deren sinnvolle Anwendung im gewählten 
Gebiet der Theaterwissenschaft und/oder -praxis 

− umfassende Kenntnis des weiter gefassten Theaterkontexts, in 
dem sich die eigene wissenschaftliche Arbeit bewegt, sowie die 
Fähigkeit, die eigenen Forschungsergebnisse zu Peer-Reviews 
und publizierten, aufgeführten und anderweitig öffentlich 
gemachten Ergebnissen in Bezug zu setzen 

− Erarbeiten von Beiträgen zur aktuellen Entwicklung in der 
zeitgenössischen Theaterpraxis oder -wissenschaft und/oder 
ihrer Entwicklung sowie im allgemeineren kulturellen Kontext. 

 

Überfachliche Kernkompetenzen 
 
Folgendes sollen die Studierenden nach Abschluss des Studiums 
beherrschen: 

− Probleme erkennen und validieren 
− eigene und fremde Ergebnisse/Befunde kritisch analysieren und 

evaluieren 
− effektives Projektmanagement leisten – dazu wissenschaftliche 

Ziele und Zwischenziele setzen und Aufgaben priorisieren 
− Systeme konzipieren und anwenden, um Informationen und 

Erkenntnisse zu gewinnen und zusammenzutragen; dazu 
geeignete Ressourcen und Hilfsmittel sinnvoll einsetzen 

− geeignete bibliographische Ressourcen, Archive und andere 
Quellen relevanter Informationen identifizieren und nutzen 

− einen kreativen, innovativen und eigenständigen 
Forschungsansatz verfolgen, der von Flexibilität und geistiger 
Aufgeschlossenheit geprägt ist; dabei Grenzen erkennen und bei 
Bedarf Unterstützung holen/nutzen 

− Forschungsergebnisse konstruktiv verteidigen, kohärente 
Argumente entwerfen und Ideen klar artikulieren – in formellem 
und informellem Rahmen, vor unterschiedlichen Zuhörern und 
mit unterschiedlichen Techniken 

− Kooperationsnetzwerke und Arbeitsbeziehungen zu Betreuern, 
Mitarbeitern, Kollegen und Gleichrangigen knüpfen und pflegen, 
innerhalb der Institution wie in der Fachwelt von Forschung und 
Praxis allgemein. 

 
 
3.4 KONSULTATIONSPROZESS MIT DEN BETEILIGTEN UND 
BETROFFENEN  
 
Der Prozess zur Entwicklung eines TUNING-Dokuments für das Fach 
Theater war das Werk eines Lenkungsausschusses aus Mitgliedern von 
‚Prospero‘, der ELIA-Sektion Theater. Neben der Konsultation des 
erweiterten Kreises der Prospero-Mitglieder, ELIA und anderer Gremien 



arbeitete der Ausschuss auf der Grundlage folgender Dokumente und 
Papiere:  
 

− Towards a European Space for Higher Arts Education (Auf dem Weg 
zu einem europäischen Raum der Hochschulbildung in den Künsten) 
– AEC/ELIA  

− Four Years – Milestone Document 2004 – Towards a common 
framework for learning outcomes and levels of award in higher 
theatre education and teaching (Vier Jahre – Meilensteinpapier 
2004 – Auf dem Weg zu einem gemeinsamen Referenzrahmen für 
Lernergebnisse und Abschlüsse in der hochschulischen 
Schauspielausbildung und -lehre)  

− On The Move – Theatre Bolognese?  
− Implementação do Processo de Bolonha – Artes do Espectáculo – 

MCTES, Portugal 
− Sector das Actividades Artísticas, Culturais e do Espectáculo – 

Instituto para a Qualidade na Formação – MSST, Portugal  
− Subject Benchmark Statements – Dance, Drama and Performance – 

GB  
− Subject Overview Report – Quality Assessment of Drama, Dance 

and Cinematics 1996/1998 – QAA, GB  
− Standards for Art and Design – HETAC, Irland  
− Dublin-Deskriptoren  
− Pilot-Fragebogen von inter}artes (dessen Ergebnisse auch dazu 

genutzt wurden, eine erste Aufstellung der Lernergebnisse zu 
entwerfen) 

 
Sobald ein erster Entwurf des Dokuments vorlag, begann ein 
Konsultationsprozess mit Kollegen auf Fachtagungen und internationalen 
Konferenzen.   
 
 
3.5 ARBEITSBELASTUNG UND ECTS 
 
Im Meilensteindokument Four Years, ELIA On the Way to a European 
Higher Education Area in the Arts (Vier Jahre ELIA – Auf dem Weg zu 
einem europäischen Raum der Hochschulbildung in den Künsten) wurde 
festgestellt, dass Nord- und Westeuropa bei der Implementierung von 
ECTS oder ähnlichen, kompatiblen Kreditpunktsystemen am weitesten 
fortgeschritten sind, mit Ausnahme einiger Länder, bei denen noch 
Vorbehalte hinsichtlich des dreistufigen Systems und der Relevanz der 
Kreditpunkte bestehen. 
 
In anderen Ländern waren Fortschritte bei der Umstellung auf ein ECTS 
festzustellen.  
 

  Erster 
Zyklus   

3 bis 4 Jahre; 180 bis 240 ECTS-Punkte  

  
Zweit
er  

1 bis 2 Jahre; 60 bis 120 ECTS-Punkte  



Zyklus  

  
Dritte
r  
Zyklus  

2 bis 5 Jahre?  

 
 
3.6 TRENDS UND UNTERSCHIEDE IN DER EUROPÄISCHEN 
HOCHSCHULLANDSCHAFT IM BEREICH THEATER 
 
Wie schon in der Einleitung erwähnt, ist Vielfalt ein grundlegender 
Wesenszug und Leitwert der Theaterausbildung. Die einzelnen 
Studiengänge können je nach lokalen Traditionen und zeitgenössischer 
Theaterpraxis in ihrem örtlichen Umfeld ganz unterschiedliche Merkmale 
aufweisen. Ebenso große Unterschiede bestehen zwischen den 
Ausbildungsinstitutionen hinsichtlich ihrer Größe, der Dauer ihres 
Bestehens oder ihrer Finanzierung und/oder Verwaltung im Rahmen ihres 
nationalen politischen Kontexts.  

Es lassen sich jedoch mehrere Trends festmachen.  
 

− In den meisten Ländern Europas ist Theater ein zentraler 
Bestandteil der Kulturindustrie. Die verschiedenen Felder, auf 
denen Schauspieler benötigt werden, wachsen analog zum Gewicht 
der Medienbranche: Film, TV, Werbung, Events usw. Damit 
verbunden sind neue Herausforderungen auch für die Lehrenden im 
Theaterfach, ein gesunder Bedarf an neuen Entwicklungen und die 
Hinterfragung traditioneller Praktiken. So entsteht ein Prozess der 
konstanten Veränderung. Dieser Trend hat auch dazu geführt, dass 
in vielen Studiengängen mehr Gewicht auf unternehmerische 
Kompetenzen und die vielfältigen und immer stärker spezialisierten 
Tätigkeitsfelder in der Berufspraxis gelegt wird.      

 
− Die theoretischen Studien nehmen in den Theaterstudiengängen der 

verschiedenen Länder einen ganz unterschiedlichen Platz ein. 
Während zum Beispiel in Großbritannien und Portugal eine 
Kombination aus Theorie- und Praxisstudium gängig ist, ist dies in 
Skandinavien nicht die Norm. Dort ist kritische Theorie in den 
theaterwissenschaftlichen Universitätsfakultäten üblicher. Parallel 
zur steigenden Bedeutung der Forschung in den Künsten (und 
durch die Künste), die zum Teil auf den Bologna-Prozess 
zurückzuführen ist, werden auch die theoretischen Studien zu 
einem immer größeren und wichtigeren Teil der 
Theaterstudiengänge vieler Länder.    

 
− Praxisbasierte Forschungsabschlüsse im Bereich Theater sind eine 

relativ neue Entwicklung. Praxisbasierte Theater-PhD-Grade und 
das Verhältnis von schriftlicher zu praktischer Arbeit werden 
innerhalb von Europa auf unterschiedliche Weise gehandhabt. In 
den meisten Ländern gibt es überhaupt noch keine PhD-Abschlüsse 
in den Künsten.  



 
− Zu den aktuellen Entwicklungen bei Lern- und Lehrmethoden und 

bei der Beurteilung gehört der zunehmende Einsatz von Lernzielen 
(‚Lernergebnissen‘) und Beurteilungsmethoden als positive 
Lerninstrumente, die zum Teil die Studierenden als Peer Reviewer 
einbeziehen. Insgesamt ist eine Verschiebung hin zu mehr 
Nachvollziehbarkeit und Transparenz festzustellen, hin zu einem 
lernerzentrierten, lernorientierten Ansatz. Durch den Einsatz von 
Lernergebnissen wissen die Studierenden genauer, was in den 
verschiedenen Phasen ihres Studiums von ihnen erwartet wird, und 
der Beurteilungsprozess kann expliziter und transparenter werden. 
Die Lehrenden im Theaterfach kommen aus einer stark 
sprechsprachlich geprägten Tradition und stehen daher bei der 
Formulierung schriftlicher Lernergebnisse vor einer doppelten 
Herausforderung.  

 
− Die zentrale Rolle der gesprochenen Sprache in der Schauspielkunst 

stellt Studierende und Lehrende hinsichtlich ihrer 
grenzüberschreitenden Mobilität vor besondere Herausforderungen 
und Hürden. Dies gilt insbesondere für Sprachräume „kleiner“ 
Sprachen. So ist beispielsweise die Anzahl Schauspielstudierender, 
die zum Auslandsstudium nach Skandinavien gehen oder von dort 
kommend im Ausland studieren, zwar steigend, aber immer noch 
auf niedrigstem Niveau.  

 
− Da am Theater in den meisten europäischen Ländern kurz befristete 

Verträge die Regel sind, spielen in den Theaterberufen die 
Hochschulinstitutionen eine zentrale Rolle im Prozess des 
lebenslangen Lernens. Der Prozess der drei Studienzyklen wird dies 
noch verstärken, da viele Studierende nach Abschluss des ersten 
Zyklus ins Arbeitsleben eintreten werden, um möglicherweise einige 
Jahre später für einen zweiten und dritten Zyklus an die Hochschule 
zurückzukommen.  

 
− Die Zulassungsverfahren innerhalb des Sektors sind unterschiedlich, 

beruhen jedoch meist auf einer Form von 
Vorsprechen/Bewerbungsgespräch. Dieses Verfahren ist in der 
Regel sehr zeit- und ressourcenintensiv für die Institution. Um ein 
möglichst hohes Maß an Objektivität im Auswahlprozess zu 
gewährleisten, wird die Auswahl der Kandidaten in der Regel von 
einem Team vorgenommen, dem bisweilen auch Vertreter des 
jeweiligen Praxiszweigs angehören.  

 
− Einige Theaterstudiengänge sind stark durch post-

strukturalistisches kritisches und kulturelles Denken geprägt. Dort 
wird dazu ermutigt, die Unterscheidung zwischen etablierten 
Aufführungs- und Produktionstraditionen zu überwinden. 
Stattdessen gelten weiter gefasste Definitionen von Theater, die 
wiederum neue Kompetenzprofile voraussetzen.  

 
− (diesen Abschnitt noch um weitere Belege ergänzen) Das öffentliche 

Interesse an und die Nachfrage nach den kreativen darstellenden 



Künsten – z. B. Theater, Film und Medien – im Allgemeinen sind 
gestiegen, und es ist allgemein anerkannt, dass die 
Kreativbranchen einen erheblichen Beitrag zur nationalen und 
internationalen Wirtschaft leisten (Berichte des Britischen 
Ministeriums für Kultur, Medien und Sport 1998, 2001; Bericht des 
irischen Kunstrates ??). Dementsprechend steigt auch die 
Beliebtheit der Theaterausbildung, die in eine Vielzahl möglicher 
Berufsbilder mündet (Niederländisches Karriere-Forschungsprojekt 
2004; portugiesischer Bericht ‚O Sector das Actividades Artísticas, 
Culturais e do Espectáculo‘, 2006). 

 
Auch Unterschiede sind benannt worden:  
 

− Einige Ausbildungsinstitute sind der Ansicht, dass die klassische 
Fächereinteilung ihren Studierenden eine sinnvolle Grundlage als 
Plattform für die Entwicklung ihres eigenen künstlerischen 
Ausdrucks bietet. Andere haben stärker zeitgenössisch und 
experimentell ausgerichtete Theaterkurse eingeführt, in denen die 
Studierenden transdisziplinär und interdisziplinär praktisch arbeiten 
können. Einige Institutionen suchen nach Wegen, beide Ansätze 
gleichermaßen zu verfolgen. 

 
− Die Unterrichtsmodelle sind innerhalb von Europa stark 

divergierend. In vielen Ländern ist das klassische Meister-Schüler-
System fest verwurzelt. In anderen Ländern spielen die 
Studierenden eine aktivere Rolle.  

 
− Die Studiengänge sind unterschiedlich lang. Viele Länder hatten 

bisher ein System, das die Strukturierung in drei Studienzyklen 
nicht kannte.  

 
− Theaterausbildung wird in Europa von vielen verschiedenen 

Lehrinstitutionen angeboten, z. B. Universitäten, Fachakademien 
und Fachhochschulen. Auch wenn das Niveau der Lerninhalte und 
erbrachten Leistungen vergleichbar ist, können Unterschiede 
hinsichtlich der zur Verfügung stehenden Ressourcen bestehen und 
die Lehrenden in unterschiedlichem Maße darin gefördert werden, 
eigene Forschungs- und/oder künstlerische Arbeit zu betreiben.  

 
− Die Institutionen arbeiten mit unterschiedlichen Strukturen zur 

Umsetzung der Lehrpläne. Einige sind in Module oder Einheiten 
gegliedert, sodass die Studierenden ‚optionale‘ Angebote auswählen 
können, die ihnen den Zugang zu Studieninhalten eröffnen, die von 
Akademikern anderer Fachrichtungen entwickelt und gelehrt 
werden. Andere Institutionen haben einen gezielt ganzheitlichen 
Ansatz entwickelt, bei dem die unterschiedlichen Bestandteile des 
Lehrplans eher eingebettet als explizit angeboten werden.  

 
 
3.7 LERNEN, LEHREN UND BEURTEILEN  
 



Die Lehrpläne, die Unterrichts- und Lernmethoden im Bereich Theater 
haben sich angesichts des verbreiterten kulturellen, ethnischen und 
sozialen Kontexts und anderer Veränderungen im Wesen des 
zeitgenössischen Theaters gewandelt. Damit die Studierenden auf die 
Berufspraxis vorbereitet und in diese eingebunden werden, waren 
Innovationen und die Weiterentwicklung der Lehrpläne erforderlich. 
Gleichzeitig sind in vielen Studiengängen althergebrachte Traditionen der 
Theaterausbildung bewahrt und ausgebaut worden, um kulturelles Erbe zu 
erhalten und neu zu beleben. 
 
Die Studierenden nehmen in der Regel an einem breiten Spektrum von 
Lernformen teil, von eigenständiger künstlerischer Arbeit über 
Vorlesungen und Seminare bis hin zu Kursen zum Erwerb technischer 
Fertigkeiten, Diskussionen zu eigenen und fremden Leistungen, 
kollektiven Prozessen, der Produktion eigener und fremder Arbeiten sowie 
kritischen und selbstreflektiven schriftlichen Arbeiten zur eigenen 
künstlerischen Arbeit oder der Arbeit anderer.  
 
In Theaterstudiengängen wird mehr und mehr erwartet, dass die 
Studierenden selbst Verantwortung für ihr Lernen und ihre künstlerische 
Entwicklung übernehmen. Immer häufiger werden Beurteilungsmethoden 
eingesetzt, die das aktive und eigenständige Lernen fördern.     
 
Beispiel 1  
 
Eigenständige Projekte 
 
Diese Projektform ist darauf ausgelegt, dass den Studierenden der 
gesamte Produktionsprozess bewusst wird, der vor einer Aufführung 
steht, und dass sie einen ausgeprägten Sinn für Verantwortung für ihre 
eigenen künstlerischen Aussagen entwickeln. In einer frühen Phase des 
Studiums erhalten die Studierenden die Aufgabe, eine eigene Aufführung 
vorzubereiten, die im letzten Jahr ihres Schauspielstudiums auf die Bühne 
kommt. Diese Aufführung von etwa einer Stunde Dauer wird unter 
Aufsicht entwickelt und vor einem öffentlichen Publikum gezeigt. Die 
Studierenden können ihr Werk auf einen vorhandenen Text stützen oder 
eigenen Stoff schreiben. Das Ergebnis und der dahin führende Prozess 
werden anschließend bewertet und dokumentiert.    
 
Beispiel 2 
 
Öffentliche Aufführung mit Studierenden-Produktionsteams  
Studierende unterschiedlicher Theaterbereiche – Schauspiel, Regie, 
Beleuchtung, Maske, Inszenierung, Szenographie usw. – werden 
zusammengeführt und beauftragt, unter der Aufsicht von Tutoren 
gemeinsam eine Aufführung zu einem vorgegebenen Thema zu 
realisieren. Dabei können die Studierenden gleichaltrige künftige Kollegen 
und die Zusammenarbeit mit ihnen kennenlernen, voneinander lernen und 
berufsgruppenübergreifend arbeiten. Sie erweitern und stärken ihr 
Bewusstsein für die unterschiedlichen Fertigkeiten aller Beteiligten und 
damit auch die Achtung vor deren beruflicher Kompetenz. Gleichzeitig 



stellt die Projektform eine Möglichkeit dar, einen gemeinsamen 
ästhetischen „Nenner“ mit künftigen Kollegen zu entwickeln.  
 
Beispiel 3 
 
Projektentwicklung 
Eine Gruppe Studierender bildet ein Ensemble und entwickelt und 
produziert eine Aufführung auf der Grundlage einer gemeinsamen Idee 
oder Thematik, die von einem Supervisoren vorgegeben oder von der 
Gruppe benannt wurde. Dabei arbeiten die Studierenden mit einer 
disziplinierten Studiopraxis, bei der geeignete Planungs- und 
Probenstrategien ebenso zum Einsatz kommen wie generatives und 
kritisch-reflektierendes Denken, und die von einer lebendigen und 
hinterfragenden Herangehensweise an das Verhältnis von Theorie und 
Praxis zeugt. Die Gruppe erhält außerdem die Aufgabe, ausführliche 
‚Programmkommentare‘ zu verfassen, die die gezeigte Arbeit kritisch in 
Beziehung zu den ursprünglichen Intentionen der Produktion setzen. 
Zusätzlich protokollieren die Studierenden die Fortschritte, die sie durch 
die Aufführung erreicht haben, und die Beiträge, die sie dazu geleistet 
haben, in einem Produktionstagebuch, das die Grundlage ihrer Einzelkritik 
bildet. 
 
Beispiel 4 
 
Öffentliche Aufführung mit professionellen Produktionsteams 
Die Studierenden beteiligen sich an Produktionen mit einem 
professionellen Produktionsteam, das an die Ausbildungsinstitution geholt 
wird. Auf diese Weise erfahren die Studierenden viel über professionelle 
Standards, Erwartungen, Qualifikationen usw. und damit auch über die 
Anforderungen, die der Arbeitsmarkt an sie stellen wird. Gleichzeitig 
erhalten die Studierenden die Möglichkeit, mit dem Aufbau eines 
beruflichen Netzwerks zu beginnen, das für ihre spätere Laufbahn so 
wichtig ist. Dass die Profis in die Ausbildungsinstitution kommen, 
gewährleistet andererseits einen geschützten Raum für die Integrität und 
pädagogische Entwicklung der Studierenden.  
 
 
3.8 Qualitätssicherung und -steigerung  
 

− Die praktische und vergängliche Natur des Theaters, die 
umfassendes implizites Wissen voraussetzt und ursprünglich auf 
einer nicht-verschriftlichten Tradition basiert, erschwert die 
gegenwärtigen Bemühungen um mehr Transparenz. Andererseits 
wird die Formulierung schriftlicher Lernergebnisse und 
Qualitätskriterien nach ersten Anlaufschwierigkeiten in weiten 
Teilen als willkommene Entwicklung geschätzt, die das Bewusstsein 
für Lern- und Lehrprozesse schärft. 

 
− In den meisten Theaterfakultäten und -abteilungen besteht der 

Lehrkörper aus einer Mischung von Teilzeitkräften, die gleichzeitig 
ihre künstlerische Laufbahn weiterverfolgen, und Vollzeitkräften. 
Diese Verbindung aus Erfahrung in der zeitgenössischen Kunst und 



Stabilität in der Lehre ist das Fundament für eine herausfordernde 
und inspirierende und zugleich stabile und sichere Lernumgebung 
für die Studierenden. 

 
− Die Lehrenden in Theaterinstitutionen werden in verschiedener 

Form angehalten, ihre pädagogischen sowie künstlerischen 
Fertigkeiten und fachlichen Kenntnisse weiterzuentwickeln. Diese 
ständige berufliche und persönliche Weiterbildung in Verbindung 
mit dem Enthusiasmus engagierter Lehrender, die sich stets auf 
dem Laufenden halten, spiegelt sich unmittelbar in der Qualität, 
Relevanz und Vitalität des Lehr- und Unterrichtsangebots für die 
Studierenden wider.  

 
− Ein umfassendes Spektrum an Beobachtungsverfahren, die die 

Institution anbietet, werden in transparente Systeme eingespeist, in 
denen auch eventuelle Konsequenzen zur künftigen Verbesserung 
diskutiert werden, z. B. Fragebögen zur Zufriedenheit der 
Studierenden, Studierenden- und externe Vertreter, Diskussions- 
und Fokusgruppen, Mitarbeiteransichten und Besprechungen zu 
Beurteilungen.  

 
− Auch jährliche Rückmeldungen zum Studiengang durch 

Studierende, Lehrkräfte und neutrale, beobachtende Kollegen sind 
möglich. In einigen Ländern (z. B. Großbritannien, Irland, 
skandinavische Länder, Frankreich) sind auf allen 
Abschlussgradstufen externe Prüfer eingebunden.  

 
− In einigen Ländern erfolgt regelmäßig (alle 4–6 Jahre) ein 

Monitoring durch ein internes Gremium mit externen Experten aus 
Hochschulbildung oder verwandten Bereichen, die von der 
Fakultät/Abteilung oder Institution beauftragt werden, die 
Leistungsfähigkeit, Qualitätssicherung und 
Verbesserungsbemühungen der Studiengänge, 
Fakultäten/Abteilungen und Institutionen zu untersuchen und zu 
bewerten. Dieser Prozess stützt sich in der Regel auf Analysen eines 
selbstkritischen Berichts, gesammelte Ergebnisse, Jahresberichte 
und andere geeignete Dokumente, die den Beobachtungszeitraum 
rückblickend abdecken und Pläne für die künftige Entwicklung 
aufzeigen.  

 
− Die Prozesse zur Qualitätssteigerung sind innerhalb von Europa 

sehr uneinheitlich. Unterschiedliche quantitative und qualitative 
Instrumente und Beteiligte kommen dabei zum Einsatz. Die 
Studierenden werden im Rahmen ihrer Entwicklung zu 
reflexionsfähigen Profis zunehmend in die Prozesse zur 
Qualitätssicherung und -verbesserung einbezogen.  

 
− Auch externe Evaluierungen durch nationale und internationale 

Qualitätssicherungsagenturen spielen eine immer wichtigere Rolle. 
Diese Prozesse laufen meist auf der Grundlage von Konsultationen 
und Selbstuntersuchungen/-analysen ab, aus denen sich 



Schwerpunkte für fakultäts-/abteilungsbezogene und für 
persönliche Reflexion und Verbesserung ableiten lassen.  

 
− Zahlreiche Länder und auch einzelne Institutionen haben 

verschiedene Mittel entwickelt, die Praxisrelevanz ihrer 
Ausbildungsgänge als anerkannte Qualifizierung für den Eintritt in 
die Arbeitswelt zu gewährleisten. In einigen Fällen erfolgt dies 
durch national anerkannte Akkreditierungsprogramme, die von 
Vertretern der Berufspraxis gemeinsam anerkannt werden, in 
anderen Fällen arbeiten einzelne Institution mit Systemen, in deren 
Rahmen Vertreter der Berufspraxis die Standards für das 
Leistungsniveau der Studierenden überwachen und korrigieren.  

 


