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EIN 
WUNDERBARER 

AUSDRUCK 
MEINES SELBST 

Kostümbildnerin JOHANNA BAJOHR 
im Gespräch mit Dramaturg*in YUNUS ERSOY 

Das Kostümbild eines Theaterstücks ist eine zu­
sätzliche Schicht des Bühnengeschehens und oft 
gar nicht so leicht zu fassen. Kannst du uns ein 
bisschen auf die Sprünge heHen, was das Kostüm 
bei UNBOXING erzählt? 

Danke, dass du diese Frage stellst! Ganz oft wird übersehen, 
dass das Kostüm überhaupt etwas erzählt oder eine zusätz­
liche Ebene der Erzählung ist. Meistens fällt es nur auf, 
wenn es nicht so gut passt- was ja auch eine gute Nachricht 
ist, weil es auch bedeutet, dass das Kostüm in allen anderen 
Fällen perfekt zu den Figuren passt. Bei UNBOXING haben 
wir uns jedenfalls dafür entschieden, dass es zwei Kostüm­
Schichten gibt. Die erste Ebene ist ein überhöht-alltägliches 
Grundkostüm. Im besten Fall passt es zu der Figur und 
unterstützt gleichzeitig die spielende Person dabei, sich 
wohlzufiihlen - sowohl auf der Bühne als auch in ihrer 
Rolle. Es geht darum, eine gute Balance zu finden: Ich 
ziehe zwar eine Figur an, würde mich aber auch selbst 
wohl darin fiihlen, und ich habe eine Verbindung dazu. 
Die Kostüme sind ausserdem so gestaltet, dass sich auch 



Zuschauende, besonders junge Menschen, damit identifi­
zieren können. 

Sich identifizieren - in dem Sinne, dass das Pub­
likum denkt: Ach, das könnte ich sein? 

Ja, oder auch: «Hey, es sieht mega cool aus.» Darüber kann 
man sich ja auch identifizieren. Bewunderung wäre jetzt 
ein grosses Wort, aber «Das gefällt mir!» oder «So würde 
ich auch gerne aussehen», kann ja auch eine Form von 
Identifikation sein. Oder eben auch: «Ach, das könnte mei­
ne Schwester, mein Kind, mein Enkel sein.» 

Und dann habe ich eine zweite Schicht hinzugefügt, 
die Verwandlungsmöglichkeiten bietet. Dabei ging es mir 
vor allem um Accessoires, die in unserer Gesellschaft be­
reits mit bestimmten Bedeutungen besetzt sind, oft auch 
in Bezug auf Gender. Egal ob man über die Farben spricht, 
über bestimmte Kleidungsstücke, Bärte, lange Haare, lange 
Fingernägel oder bunte Fingernägel - all diese Dinge sind 
oft mit binären Geschlechtervorstellungen verknüpft. Des­
halb habe ich gezielt Accessoires und Mittel gesucht, die 
hoffentlich die ursprünglichen Assoziationen aufbrechen. 
Ich hoffe, dass wir dadurch einen spielerischen Weg finden, 
diese Zuordnungen zu durchbrechen. 

Mir geht es darum, diese Verwandlungsmöglichkeiten 
- die wir eigentlich alle haben und die ich persönlich total 
liebe - sichtbar zu machen. Ich möchte zeigen, wie viel 
Freude das bringen kann und wie sehr wir uns einschränken, 
wenn wir sagen: «Lange oder bunte Fingernägel tragen nur 
Frauen» oder «Ein Bart gehört nur zu einem Mann.» 
Das sind die zwei Kostüm-Ebenen in UNBOXING. 

Also so ein Wohlfühlen und ein besonders Wohl­
fühlen. Oder auch noch mal einen persönlichen 
Ausdruck finden? 

Und eine Wandelbarkeit. Ich erlebe es für mich persönlich 
total stark, dass ich nicht nur einen Ausdruck in Kleidung 
oder Make-up habe, und dass das ein Teil meiner Identität 

ist. Ich liebe es, dass ich einerseits in legerer Jogginghose 
und mit zerzausten Haaren zur Probe gehen kann, aber zur 
Premiere dann die geilen Schuhe auspacke, Make-up auf­
lege und einfach wirklich ganz anders aussehe. 

Und das unabhängig von meiner Identität, von Gender 
oder was auch immer. Ich finde es einfach generell - und 
auch glaub schon mein Leben lang - einen wunderbaren 
Ausdruck meines Selbst. Und genau das habe ich versucht 
auch ein bisschen in dieses Stück einzubringen. 

Du hast schon angesprochen, dass du auf einer 
sehr persönlichen Ebene mit den Spielenden im 
Kontakt bist, wenn es darum geht, dass sie sich 
im Ausgestellt-Sein auf der Bühne wohlfühlen. Gibt 
es besondere Herausforderungen oder besonders 
schöne Momente, die du teilen möchtest? 

Kostüm ist ja generell etwas sehr Persönliches. Man ist als 
Kostümbildner*in sehr nah dran an den Spielenden, weil 
Kleidung immer ein emotionaler und auch politischer Akt 
ist. Was habe ich an? Und wenn das von jemand anderem 
fremdbestimmt wird, kann das ein sehr krasser Eingriff sein. 
Deshalb finde ich es enorm wichtig, mit den Spielenden 
früh zu kommunizieren. Alle sollen sich sicher fühlen und 

«ACH, DAS KÖNNTE MEINE SCHWESTER, 
MEIN KIND, MEIN ENKEL SEIN.» 

auch sagen können, wenn etwas nicht gut für sie ist. Natür­
lich lernt man sich im Laufe der Proben immer besser ken­
nen. Ich beobachte auch, wie die Spielenden privat zur 
Probe kommen, was sie gerne tragen, und lasse mich davon 
inspirieren. Im besten Fall entwickle ich dann ein Kostüm­
bild, das ihnen selbst gefällt, das sie gerne tragen und in 
dem sie sich wohlfühlen. 

Es gibt immer wieder schöne Momente. Zum Beispiel: 
Ein*e Schauspieler*in ist zur Bauprobe mit holografischen 



Sternenhimmel-Pimpel-Patches gekommen. Ich hatte das 
gesehen und fand es mega cool. Vor einer Woche habe ich 
die Person dann gefragt, ob es für sie okay wäre, das auch 
auf der Bühne zu tragen. Und die Person hat sich wahn­
sinnig gefreut! Ich glaube, das ist einfach ein schöner Mo­
ment, weil man sich gesehen fühlt. Wenn persönliche Ele­
mente aus dem eigenen Stil in die Figur einfliessen, dann 
ist das wie ein Einrast-Moment. Solche Dinge passieren 
immer wieder. Wenn sich Spielende in bestimmte Klei­
dungsstücke verlieben und wir sie dann ins Kostümbild 
reinbringen, dann freuen sie sich - weil sie gesehen werden. 
Und genau das ist mir wichtig: Dass dieses Wohlfühlmo­
ment stattfindet. 

Du bist auch eine Verbindung zwischen der Pro­
duktion und den Gewerken - insbesondere der 
Schneiderei, die auch ganz nah an den Spieler"in­
nen dran ist und sogar Hautkontakt hat, wenn es 
um das Ausmessen von Körpern geht. Diese Ab­
teilungen sind nach wie vor im binären System 
organisiert, auch wenn das am Schauspielhaus 
Zürich in den letzten Jahren immer mal wieder 
unterwandert wurde. In dieser Produktion gibt es 
mehrere nicht-binäre und trans Personen. War 
das eine besondere Herausforderung? Gab es 
zum Beispiel Schwierigkeiten mit Garderoben? 
Auch die Kostüm-Fundi sind getrennt. Hast du 
das Gefühl, in einer Institution zu arbeiten, die 
bereits Übung im Umgang mit Personen hat, die 
nicht dem System entsprechen, nachdem die Ab­
teilungen organisiert sind? 

Ich finde, dass hier am Haus in den letzten Jahren dies­
bezüglich schon viel Arbeit geleistet wurde. Es gab bereits 
viele nicht-binäre Spielende und auch trans Menschen, die 
auf der Bühne standen. Ich habe das Gefühl, dass es ein 
starkes Bewusstsein dafür gibt. Trotzdem ist es natürlich 

ein Prozess. Ich kenne es auch von mir selbst - es braucht 
einfach Zeit, bis sich neue Gewohnheiten wirklich festigen. 
Zum Beispiel, keine Pronomen zu benutzen - manchmal 
rutscht das eben doch noch raus. Aber ich erlebe das hier 
auf eine sehr wertschätzende und bewusste Art und Weise. 
Besonders in der Schneiderei habe ich das Gefühl, dass ein 
grosses Verständnis und auch ein grosser Wille da ist, sich 
mit diesen Themen auseinanderzusetzen und es gut zu ma­
chen. Wir haben bereits im Vorfeld Gespräche geführt, wie 
wir damit umgehen. 

Ich habe am Schauspielhaus Zürich auch einige Zeit 
assistiert. Es gab in den letzten Jahren viele Diskussionen 
dariiber, ob man die binäre Aufteilung in der Schneiderei 
aufheben sollte. Das Problem liegt aber darin, dass die 
Ausbildung von Gewandmeister"innen und Schneider"in­
nen unterschiedlich ist. Stark reduziert gilt: Eine Gewand­
meister*in der Herrenschneiderei lernt, Anzüge zu schnei­
dern. Und die Gewandmeister*innen und Schneider*innen 
der Damenschneiderei kennen sich besser mit Reifröcken, 
Kleidern oder Blusen für Menschen mit Brüsten aus. Da 
gibt es also tatsächlich unterschiedliches Wissen. Und so 
behandeln wir es jetzt auch, dass wir nicht nach Identität 
oder Geschlecht der spielenden Person gehen, sondern 
überlegen: Okay, die Person bekommt jetzt einen Reifrock, 
dann macht das die Damenschneiderei. Oder wenn wir 
sagen würden, die Person kriegt einen massgeschneiderten 
Anzug, dann würde das die Herrenschneiderei machen. Und 
wenn es irgendwie dazwischen liegt, dann guckt man tat­
sächlich, welche Person gerade Zeit hat. Das finde ich einen 
sehr angenehmen Umgang. Die Bezeichnungen Damen­
schneiderei und Herrenschneiderei stehen zwar noch, aber 
für mich - und auch für die Spielenden - haben sie eigent­
lich kaum noch Bedeutung. Und ehrlich gesagt, im Fundus 
ist es mir sowieso egal: Ich gehe einfach von einem Raum 
in den nächsten und suche mir das raus, was ich brauche. 





Es sind für dich also einfach nur längere Wege? 
Es ist einfach eine Ordnung. Irgendeine Ordnung muss es 
ja geben für die Kleidung hier. Sie ist ja auch nach Historie 
sortiert, und dann mischt es sich trotzdem manchmal - ob 
eine Jeans jetzt als Herren- oder Damenjeans bezeichnet 
wird, spielt am Ende kaum eine Rolle. Es geht darum, dass 
es eine Struktur gibt und einen Raum, in dem alles seinen 
Platz hat. Man muss einfach festlegen, wo welche Kleidung 
hingehängt wird. Ehrlich gesagt, ich glaube, ich benutze 
die Begriffe Herren- und Damenfundus gar nicht, weil das 
in meinem Kopf überhaupt nicht so sortiert ist. Für mich 
hängen da einfach die Krawatten, und weiter hinten sind 
die historischen Kleider. 

Nun würde ich gerne über dich als Künstlerin spre­
chen. Für UNBOXING machst du das Kostümbild. 
Du bist aber auch Bühnenbildnerin, Videokünst­
lerin und in diesem Sinne eine interdisziplinäre 
Künstlerin, da du auch schon mehrere dieser ver­
meintlich getrennten Disziplinen gleichzeitig für 
Stücke betreut hast. Wie würdest du sagen, ist 
das Kostümbild von deinen anderen Expertisen 
oder Arbeitsfeldern geprägt? 

Ich liebe es, interdisziplinär zu arbeiten, weil sowieso alles 
miteinander verbunden ist: Körper und Raum sind nicht zu 
trennen - in keinerlei Hinsicht, auch nicht in unseremAlltag. 
Deshalb denke ich immer alles zusammen, egal ob ich nun 
das Bühnenbild mache oder nicht. Ein Körper ist etwas an­
deres, wenn er in der U-Bahn steht oder unter der Dusche. 

Wichtig sind auch die Arbeitsprozesse: Der Bühnen­
bildentwurf muss deutlich früher fertig sein als der Kostüm­
entwurf. Entsprechend war da bereits von der Bühnenbild­
nerin MoYra Gillieron etwas vorgegeben und ich habe ver­
sucht, das als Startrampe zu nutzen, von der aus ich denke. 

Ich sehe eine grosse, teilweise direkte Verbindung 
zwischen Raum und Körper, während die digitale Ebene 

- also wenn ich zum Beispiel als Videokünstlerin arbeite­
eine Metafunktion hat: Wenn ich Videos mache, ist es mir 
sehr wichtig, dass sie nicht einfach nur an die Wand ge-

« ICH Ll_l;:BE ES, 
INTERDISZIPLINAR ZU ARBEITEN» 

klatscht werden, um das, was auf der Bühne steht, zu ver­
grössem oder zu unterstreichen. Wir leben in einer digita­
lisierten Welt, und diese Welt hat unser Zusammenleben 
sehr verändert. Deswegen braucht ein Theater, das digitale 
Medien einbezieht, mehr als nur einen Beamer und eine 
Leinwand. 

Aber den Zusammenhang zwischen Bühne und Kos­
tüm, den kann ich wirklich nicht trennen. Ich glaube, ich 
hätte Schwierigkeiten gehabt, wenn ich nicht gewusst hätte, 
was für ein Bühnenbild es geben wird. 

Obwohl sich das Team sich seit fast einem Jahr 
austauscht, und seit Beginn dieser Spielzeit noch 
viel konkreter, war UNBOXING zu Beginn der Pro­
ben noch nicht fertig geschrieben. Vielmehr hat 
sich Suna Gürler auch von den Proben inspirieren 
lassen, einiges ausprobiert und so das Stück prä­
zise für die konkreten Schauspieler"innen geschrie­
ben. Wie ist das für dich, dass teilweise Figuren 
erst während der Probenzeit entstehen? Es gibt 
ja auch Abgabetermine, die Werkstätten müssen 
ebenfalls arbeiten. Einen Reifrock zu nähen ist 
keine Arbeit, die sich in wenigen Tagen realisieren 
lässt. Wie gehst du damit um? 

Ich muss gestehen, Kostüme entwickeln sich für mich im­
mer erst in den Proben so richtig, wenn man sie sieht und 
beobachten kann. Und ich habe generell Schwierigkeiten, 
mir eine Figur nur basierend auf dem Text vorzustellen. 
Deswegen ist es für mich normal, dass das Kostüm ab dem 



ersten Probentag wirklich in die Entwicklung geht. Be­
sonders, wenn es um ein Figurenkostüm geht. Das passiert 
bei mir sehr intuitiv und «on the go». Deshalb hatte ich bei 
den Figurenkostümen jetzt keine Sorge, und sie entwickeln 
sich ja auch jetzt noch weiter. Das passt gut zu meiner 
Arbeitsweise. 

Schwieriger wird es natürlich bei Add-ons. Ich hatte 
die Idee, einen Kostümwechsel im Stück zu integrieren, 
bei dem es darum geht, den Raum mit den Körpern und 
den Kostümen, die sie anhaben, einzunehmen und daraus 
ein Statement auf der Bühne zu machen. Darüber haben 
wir früh im Team gesprochen. Da muss man dann einen 
guten Zwischenweg finden: Wie früh brauchen die Schnei­
der*innen oder Werkstätten Informationen, um die Teile 

«MIT DEM TEXT UND DER INSZENIERUNG 
KOMMEN IMMER WIEDER NEUE IDEEN.» 

herzustellen? Es braucht natürlich seine Zeit, und gleich­
zeitig wollten wir sie so früh wie möglich auch auf der 
Probe haben, damit wir testen können, wie sie auf der Bühne 
funktionieren. 

Ansonsten ist alles auch weiterhin in Bewegung. Mit 
dem Text und der Inszenierung kommen immer wieder 
neue Ideen. Kostüm oder Erscheinungsbild lassen sich 
ständig brechen oder anpassen: Zum Beispiel macht es 
einen Unterschied, ob man eine dicke Goldkette trägt oder 
nicht. Das ist etwas, das immer noch hinzukommen kann. 
Aber das Grundthema war von Anfang an klar, und ich 
hatte schon früh das Gefühl, dass es spannend ist, Dinge 
für die Inszenierung zu haben, mit denen man sich schnell 
und einfach äusserlich verwandeln kann. Und das habe ich 
vorbereitet. 

Du hast jetzt das Gespräch im Team mit Moi"ra 
Gillieron, Gil Schneider und Suna Gürler ange-

sprochen. Das ist ein künstlerisches Kernteam 
an deiner Seite, mit dem du schon aus früheren 
Arbeiten vertraut bist. Ist das eine Bereicherung 
oder fehlt dir eine Begegnung mit einer Person, 
deren Denken du noch nicht kennst? 

Nein, überhaupt nicht. Für mich ist es im Gegenteil hilf­
reich, wenn ich bestimmte Parameter schon kenne: Dann 
fühle ich mich schnell sicher und wohl. Und dieser Rückhalt 
im Team ist für mich essenziell, da man sich mit kreativer 
Arbeit ja auch ein Stück weit nach aussen stülpt. In dieser 
Produktion hatte ich das grosse Glück, dass das von Anfang 
an gegeben war - sowohl im künstlerischen Team als auch 
im Haus. Das ganze Kennenlernen und Herausfinden, wel­
che Kommunikationswege man nutzt, war also schon ge­
klärt! So konnte ich ganz ich selbst in meiner Arbeit sein, 
ohne Angst zu haben, wie ich als Person wahrgenommen 
werde. Und das gibt mir die Möglichkeit, vieles auszu­
probieren und gross zu denken. 

Gibt es etwas, das du dem Publikum noch mitge­
geben möchtest, wenn es das Programmheft vor 
oder nach einer Vorstellung liest? Hast du einen 
Tipp, worauf man sich während der Inszenierung 
achten soll, was einem leicht entgleiten könnte? 

Ich finde es wichtig, sich selbst daran zu erinnern, dass 
man jeden Morgen etwas anzieht oder sich fertig macht, 
in welcher Form auch immer. Klar, dadurch wird man von 
aussen gelesen, und das ist auch manchmal anstrengend. 
Aber eigentlich ist es auch etwas Tolles. Und dass das immer 
wandelbar sein kann und ein Lidstrich oder ein farbiger 
Schuh einen Unterschied machen kann. Und dass es Spass 
machen kann - und das hoffentlich für alle. 
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