
 

 

 
--Januar  
 
Siegessäule, Ausgabe Januar 
Veranstaltungstipp SWAN / Tomer Zirkilevich Company 
 
 

 
 
 
 
 
 
 
 
 
 
 
 
 
 
 
 
 
 
 
 
 



 

 

 
Stadtmagazin tip, Heft 2/ 2022 (20.01.-02.02.) 
Tagestipp SWAN / Tomer Zirkilevich Company 23.01. 
 
 
 

 
 
 
 
 
 
 
 
 
 
 
 
 
 
 
 
 
 



 

 

 

tanznetz.de, 26.01.2022 
DOPPELTES HIGHLIGHT, Fotoblog von Dieter Hartwig zu SWAN / Tomer Zirkilevich Company 
https://www.tanznetz.de/blog/30553/doppeltes-highlight  
 
 

DOPPELTES HIGHLIGHT 

Fotoblog von Dieter Hartwig 

Das Solo „SWAN“ des israelischen Choreografen Tomer Zirkilevich besticht durch das 

extreme Licht, die Verbindung mit Video, die zarten Stoffe und Lou Thabart’s 

Bewegungsrepertoire.  

•  
"SWAN" von Tomer Zirkilevich: Lou Thabart Foto © Dieter Hartwig 

https://www.tanznetz.de/blog/30553/doppeltes-highlight
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Zur Zeit muss ich vor jeden Fototermin zittern ob er überhaupt zu Stande kommt. Die neuste Arbeit 

des israelischen Choreografen Tomer Zirkilevich sollte eigentlich in Leipzig stattfinden, musste dort 

jedoch pandemiebedingt abgesagt werden. Eigentlich war die Generalprobe für die Fotos 

vorgesehen, aus technischen Gründen wurde diese für mich abgesagt. Zum Glück konnten wir drei 

Tage nach der Premiere im DOCK 11 in Berlin noch eine Durchlaufprobe vor der Abendveranstaltung 

verabreden. Somit musste Lou Thabart das Solo „SWAN“ am Sonntag zweimal in voller Länge 

aufführen. Das Solo besticht durch das extreme Licht, die Verbindung mit Video, die zarten Stoffe 

(die auch als Projektionsflächen dienen) und natürlich Lou Thabarts Bewegungsrepertoire. 

 

Ich liebe die Arbeit von israelichen Choreografen*innen. Wenn ich zurückdenke, waren die 

Tanzfabrik und israelische Choreografien mein Einstieg in die Tanzwelt. Ein Highlight in Berlin ist für 

mich jedesmal das MASH Dance Festival im DOCK 11. Ich hoffe, dass es dieses Jahr, nach inzwischen 

zwei Jahren Pause, wieder stattfinden kann. 

Veröffentlicht am 26.01.2022, von Dieter Hartwig in Homepage, Gallery, Blogs 

 
 
 
 
 
 
 
 
 
 
 
 

https://www.tanznetz.de/category/52/homepage
https://www.tanznetz.de/category/53/gallery
https://www.tanznetz.de/category/81/blogs


 

 

 
--Februar 
 
Berlinbühnen.de, 03.02.2022 
Programmhinweis EUPHORIA in slide show 
 
 

 
 
 
 
 
 
 
 
 
 
 
 
 
 
 
 
 
 
 
 
 
 
 
 
 
 
 
 
 
 
 
 



 

 

 
tanzforum Berlin, 17.02.2022 
Beitrag EUPHORIA / Hoyoung Im 
https://www.tanzforumberlin.de/produktion/euphoria/?fbclid=IwAR3Xv57BI9Il9qRWJfHdUO_LsttxiYj
ZUnJvWR2wWdQyvQcyDeQy501AOEo  
 
 

 
 
 
 
 
 
 
 
 
 
 
 
 
 
 
 
 
 
 
 
 
 
 

https://www.tanzforumberlin.de/produktion/euphoria/?fbclid=IwAR3Xv57BI9Il9qRWJfHdUO_LsttxiYjZUnJvWR2wWdQyvQcyDeQy501AOEo
https://www.tanzforumberlin.de/produktion/euphoria/?fbclid=IwAR3Xv57BI9Il9qRWJfHdUO_LsttxiYjZUnJvWR2wWdQyvQcyDeQy501AOEo


 

 

 
Stadtmagazin  tip, Heft 4/ 2022 (17.02.-02.03.) 
Beitrag EUPHORIA / Hoyoung Im 
 
 

 
 
 
 
 
 
 
 
 
 
 
 
 
 
 
 
 
 
 
 



 

 

 
tanznetz.de, 19.02.2022 
Besprechung von EUPHORIA / Hoyoung Im von Lilith Borchert 
https://www.tanznetz.de/blog/30585/was-brauchen-wir-um-gemeinsam-glucklich-zu-sein  
 
 

Berlin 

WAS BRAUCHEN WIR, UM 

GEMEINSAM GLÜCKLICH ZU SEIN? 

„Euphoria“ von Hoyoung Im im Dock 11 Berlin 

Der nur 50 Minuten lange Abend wagt sich an große Themen, hat Mut zur Lücke und schafft 

es in kurzer Zeit sowohl gegenwartsbezogenen als auch historischen Themen Perspektive zu 

verleihen. 

 
„Euphoria“ von Hoyoung Im Foto © Irene Carreno 

 

von Lilith Borchert 

 

Unter der dunklen Bettdecke, das Smartphone in der Hand – Ganz intim beginnt der Einstieg in die 

Tanzperformance des koreanischen Tänzers und Choreografen Hoyoung. Das grelle Licht des Displays 

blendet, das Gezeigte amüsiert. Hoyoung Im lacht kurz auf, schmunzelt, wälzt sich umher. 

Irgendwann fällt das Handy unbeholfen aus der Hand. Schnell wieder auffangen, weiter scrollen. 

Nichts passiert! 

 

Fliegender Wechsel in eine andere Sphäre: Hoyoung Im berichtet von seiner Begegnung mit einem 

Tiger. Irgendwo auf einem Berg und irgendwo auf seinem persönlichen Erinnerungspfad saß der Tiger 

https://www.tanznetz.de/blog/30585/was-brauchen-wir-um-gemeinsam-glucklich-zu-sein


 

 

königlich in die Ferne blickend da und atmete ruhig. Inhale - Exhale! Beeindruckt von der Präsenz und 

Ruhe des Tigers, die sogar der Kraft des mächtigen Berges standhalten kann, ahmt er die Bewegung 

des majestätischen Tiers nach. 

 

So wie der Tiger müsste man sein, frei (von der digitalen Welt?), ohne Angst, yogisch - die Message 

wird schnell klar und wirkt zunächst etwas überdeutlich und moralisch. Doch im Laufe der 

Performance verweben sich Hoyoung Ims zu Beginn simplifiziert scheinende Motive zu einer 

bildstarken und intelligenten Reflektion von Identität, Kultur und Emotion. 

 

Hoyoung Im, der sich ausgehend vom konfuzianischen Buch von „Mitte und Maß“ von Zhōng Yōng 

mit der Frage nach einem glücklichen und ausbalancierten Leben auseinandersetzt, schafft es 

universelle Themen auf persönliche Weise zu verhandeln. Die Frage nach der Bedeutung des (Tanz-) 

Rituals in unserer modernen durchrationalisierten Welt, sowie die Beschäftigung mit den eigenen 

Vorfahren schwingt dabei immerzu mit. 

 

Hoyoung Ims Tanz ist organisch, intuitiv, fließend, animalisch. Er kriecht, er schlängelt, er rollt. Das 

Vorbild des edlen Tigers klingt immer an. Trommel-Klänge, treibende Beats, schamanenhafte 

Stimmen, metallenes Klirren tragen den Abend musikalisch und transportieren in vergangene Zeiten. 

Der Einsatz von Licht- und Schattenspiel an den Wänden verbreitet dabei eine mystische, spirituelle 

Atmosphäre. Außerdem sieht man auf eine Leinwand projizierte Videoaufnahmen von flackernden 

Händen und von zu- und auseinander gleitendenden Schulterblättern - man assoziiert Feuerszenen, 

Berglandschaften. 

 

Gegen Ende des Stückes wird der Tanz immer „menschlicher“, das Publikum bekommt zunehmend 

zeichenhafte Bewegungen, Richtungswechsel, Unterbrechungen und Gesten zu sehen. Das Schicksal 

des Menschen, der zwischen Rationalität und Emotion vermitteln muss, klingt durch. 

 

Das Publikum erlebt eine Art Transformation mit – und so steht Hoyoung Im auf einmal in Anzug und 

Krawatte da und baut einen kleinen Altar vor sich auf. Klangschale, Räucherstäbchen und Reiskörner 

werden sorgfältig und fein-säuberlich auf einem weißen Tuch drapiert. Das Räucherstäbchen wird 

angezündet, erreicht trotz Corona-Masken schnell die Nasen der Zuschauer*innen. Und so trivial die 

Symbolik des Räucherstäbchens auch sein mag, plötzlich stellen sich Fragen wie: Sind wir gerade Teil 

eines Rituals? Wann kann man wieder bedenkenlos „um das Feuer tanzen“? Und was macht 

Gemeinschaft aus, wenn wir nicht zusammenkommen können? 

 

Das Beste kommt zum Schluss! Hoyoung Im tanzt zusammen mit einer Vielzahl seiner selbst. 

Vorproduzierte Filmaufnahmen werden übereinandergelegt und man sieht den Tänzer mit seinen 

vergangenen Ichs tanzen. Im Einklang tanzen alle eine energetische, kraftvolle, sich ausagierende 

Choreografie. Euphorie! 

 

Tanz als Rückbezug zu Vergangenem. Der Körper als kultureller Träger von Emotion und Speicher von 

Erinnerung manifestiert sich - die Wiederholung als Basis für ein Ritual wird eindrucksvoll 

demonstriert. Der nur 50 Minuten lange Abend wagt sich an große Themen, hat Mut zur Lücke und 

schafft es in kurzer Zeit sowohl gegenwartsbezogenen als auch historischen Themen Perspektive zu 

verleihen. 



 

 

 
Der Tagesspiegel, 24.02.2022 
Beilage Ticket Nr. 9 
Programmhinweis how to do things with words / Joshua Monten 
 
 

 
 
 
 
 
 
 
 
 
 
 
 
 
 
 
 
 
 
 
 
 
 
 
 



 

 

 
--März 
 
HERTHA EXKLUSIV Magazins Nr. 13 | 05.03.2022 

VIP Termine, Veranstaltungshinwies BLANK CHECK FESTIVAL 
 
 

  
 
 
 
 
 
 
 
 
 
 
 
 
 
 
 
 
 
 
 
 
 
 
 
 
 
 
 
 
 



 

 

 

Siegessäule online, 17.03.2022 
Veranstaltungshinweis zu POWER SHAME / Yannis Kalaris 
 

 
 
 
 
 
 
 
 
 
 
 
 
 
 
 
 
 
 
 
 
 
 
 
 
 
 
 
 
 
 
 
 
 
 
 



 

 

 
Tanzforum, 18.03.2022 
Veranstaltungshinweis zu POWER SHAME / Yannis Kalaris 
https://www.tanzforumberlin.de/produktion/power-shame/  
 
 

 
 
 
 
 
 
 
 
 
 
 

 
 
 
 
 
 
 
 
 
 
 
 
 
 
 

https://www.tanzforumberlin.de/produktion/power-shame/


 

 

 
berlin.de, 21.03.2022 
Veranstaltungshinweis zu DREAMER / Anne-Mareike Hess 
https://www.berlin.de/en/tickets/dance/dreamer-anne-mareike-hess-eeee7a86-1e89-4729-9f8f-
a8f37578796c/  
 
 
 

 
 
 
 
 
 
 
 
 
 
 
 
 
 
 

https://www.berlin.de/en/tickets/dance/dreamer-anne-mareike-hess-eeee7a86-1e89-4729-9f8f-a8f37578796c/
https://www.berlin.de/en/tickets/dance/dreamer-anne-mareike-hess-eeee7a86-1e89-4729-9f8f-a8f37578796c/


 

 

 
--April 
 
berlin.bühnen.de, April  
Veranstaltungshinweis slide show  ATTITUDE / Tomi Paasonen 
 

 
 
 
 
 
 
 
 
 
 
 
 
 
 
 
 
 
 
 
 
 
 
 
 
 
 
 
 
 
 
 
 
 



 

 

 
Tanzforum, 07.04.2022 
Dokumentation  Degrees of Love von Walter Bickmann 
https://www.tanzforumberlin.de/en/production/degrees-of-freedom/ 
 

 
 
 
 
 
 
 
 
 
 
 
 
 
 
 
 
 
 
 
 
 
 
 
 
 
 
 
 
 
 
 
 
 
 

https://www.tanzforumberlin.de/en/production/degrees-of-freedom/


 

 

 
tanzschreiber.de, 10.04.2022 
Besprechung Degrees of Freedom von Parvathi Ramanathan 
 
https://tanzschreiber.de/en/scrolling-unto-freedom/  
 

 
“Degrees Of Freedom”, Team Volume & guests ©ThereseWitt  
 

Scrolling unto Freedom 
Team Volume & guests present a re-mix of dreams about freedom and love in “Degrees of 

Freedom”, which premiered at DOCK 11 from 7 to 10 April 2022.  

I carve my way through a gathering of school-aged teenagers under the arches of DOCK 11. 

Some of them are chatting together, many have airpods in their ears even as they huddle 

together. I see a group near me take a ‘selfie’. Every Berlin venue seems to attract its own 

particular kind of audience, but, even so, I am surprised by this young turnout for “Degrees of 

Freedom” by Team Volume & guests. My co-audience members are a clue about what is to 

come during the performance — a youthful anarchy of stage traditions and performance-

making, and a cacophony of ruminations on love and freedom. 

“Degrees of Freedom” foregrounds the ‘backend’ production work of each of the artists and 

challenges aspects of the stage scenography. For instance, the performance space is bare and 

yet nothing is neatly tucked away. The computer, cables, and controllers for the music and 

lights are in plain sight along the side of the stage. Heavy, velvet sheened curtains — atypical 

for a blackbox venue — are drawn to frame the performance space. The two ropes that 

operate the curtains hang down from the ceiling to waist level in the middle of the stage, but 

not with any precision of symmetry. 

At one point during the show, light designer Asier Solana plays with the lighting in various 

parts of the performance stage. As the technical director at DOCK 11, this is a space he knows 

intimately. Rather than working from the hidden confines of a lighting desk behind the 

audience seats, we see him in action on the performance floor. It is a significant moment for 

me in this performance. Without the self-aware poise of an actor or dancer on stage, Solana 

moves with a carefree individuality, apparently driven only by the purpose of his task as he 

puts his knowledge into action. Using light controllers on his phone, he changes the colours 

https://tanzschreiber.de/en/author/parvathi-ramanathan/
https://tanzschreiber.de/en/scrolling-unto-freedom/


 

 

here, tweaks the intensity there, modulates patterns in the more and less brightly lit spaces as 

if this were an act of love towards the stage. He moves the two performers around on the stage 

to suit his light-work, rather than providing them with light to accentuate and follow their 

movements. Solana’s choices produce a riot of colours that clash and harmonise to change the 

mood in the space. Red washes, green beams, purple profiles, and even darkness overrule the 

common theatre aesthetic of warm yellow light. 

The format of the performance reminds me somewhat of short video-based social media 

platforms such as TikTok. Each swipe of the finger offers a new vignette in a different format 

and from a different place, context, and theme. One cannot predict or control what may come 

up next as one scrolls into an endless abyss of digital content. Similarly, “Degrees of 

Freedom” presents a stream of snapshots in movement, light, speech, and sound. Each 

consecutive moving tableau tangentially approaches ideas of freedom, encounter, collective 

bonds, love, and loneliness. We see glimpses of the work of Team Volume’s members (and 

that of their artist friends who have joined them for this project) intervening and punctuating 

each other’s ‘content’. 

The short dives that each part of the show offers make me think of how the path to freedom 

and love is full of distractions. Digitalisation delivers us world news, Tinder dates, and 

Wordle challenges with seeming ease — but it is also a representation of reality, loaded with 

filters and frames that offer us a simulacrum, an unsatisfactory, or tinted imitation of the real. 

In “Degrees of Freedom”, when two of the performers engage in a long passionate kiss, we 

see Therese Witt (costume and video) framing them in her phone camera. The image she 

captures is then projected onto the rear wall. Within her moving camera frame, sometimes we 

see their tilted faces kissing, and in other moments, hands embracing one another’s waists. 

This manipulation of the camera frame creates a surreal moment for me when the 

representative image is more alluring to the eye that the real event. Another segment of the 

performance also echoes this notion. Even as the performers are crossing each other’s paths, 

standing close together, their bodies grazing one another, or even leaning on one another, they 

still each appear to be locked in their own private world. They each hold a mobile phone and 

the flow and jerks of their hands are in unison with Jacob Stoy’s electronic score. But not 

once do their eyes meet. Instead, they are glued to their phone screens. 

Johanna Strauß-Lemke’s choreography, a bulldozing monologue by actor Tilman Strauß, 

fragments of poetic text, Teresa Monfared’s stage design, and elements of light and sound all 

appear to be commentaries on freedom through different registers. The tongue-in-cheek 

anarchy and rupture in hierarchies of form that “Degrees of Freedom” explores bring with 

thema sense of chance, risk, and supposed imperfection — and alongside that a possibility of 

newness in every performance. In its unpredictable social-media style content, the 

performance surprises me by defying clear beginnings and ends, and even notions of 

completion within each segment of ‘content’. Perhaps it is this that leaves me feeling 

unwound at the end of the hour, unable to find a root within the performance. 

Unwound. 

This is also how I feel after every descent into the rabbit-hole of YouTube. A friend of mine 

in India paid for my YouTube Premium subscription and, for a while, I felt smug about my 

ability to enjoy all that ad-free content. I thought I had hacked the system. Now, however, I 

wonder if it is I who have been hacked by the system. Am I truly free or does the screen bind 

me? 

https://jacobstoy.de/


 

 

“Degrees of Freedom” by Team Volume & guests was shown from 7 to 10 April 2022 at DOCK 11. 

 
 
 
 
 
 
 
 
 
 
 
 
 
 
 
 
 
 
 
 
 
 
 
 
 
 
 
 
 
 
 
 
 
 
 
 
 
 
 
 
 
 
 
 
 
 
 
 
 
 
 

http://teamvolume.info/degrees-of-freedom
http://teamvolume.info/
https://dock11-berlin.de/en/theater/programm/calendar/degrees-of-freedom


 

 

 
Tanzforum, 28.04.2022 
Dokumentation  (Black) Ribbon Dance von Walter Bickmann 
https://www.tanzforumberlin.de/produktion/black-ribbon-dance/  
 

 
 
 
 
 
 
 
 
 
 
 
 
 
 
 
 
 
 
 
 
 
 
 
 
 
 
 
 
 
 
 
 
 
 

https://www.tanzforumberlin.de/produktion/black-ribbon-dance/


 

 

 
--Mai 
 

berlinbühne.de, Mai 
Veranstaltungshinweis slide show  KLOF. cyberographies of folk / Irina Demina 
 
 

 
 
 
 
 
 
 
 
 
 
 
 
 
 
 
 
 
 
 
 
 
 
 
 
 
 
 
 
 



 

 

 
TanzRaum; Heft Mai / Juni 2022 
Kurzvorschau KLOF. cyberographies of folk / Irina Demina 
https://www.tanzraumberlin.de/magazin/artikel/fruchtbarer-hybrid/  
 
Ausgabe Mai-Juni 2022  

Fruchtbarer Hybrid 

Volkstanz digital und analog am DOCK 11 

Irina Demina "KLOF. 

Cyberographies of folk". © Illustration: Irina Demina (Fotos) & Yaron Maïm (Computeranimation)  

Text: Christine Matschke 

Ein zukunftsweisendes Pas de deux initiiert Irina Demina in Zusammen arbeit mit David 

Samu. Unter dem Projekttitel „KLOF“ erforschen die fol kloreerfahrene Choreografin und der 

Computerwissenschaftler das tänzerische Kooperationspotenzial humaner und nichthumaner 

Körper. Für die Performance „KLOF. Cyberographies of folk“ tritt eine Tänzerin mit einer 

künstlichen Intelligenz in Dialog, die Dutzende von synthetischen Volkstänzen selbst zu 

choreografieren weiß. Wenn Folkloretänze eine Vorstellung davon geben, wie Gesellschaften 

traditionell organisiert sind, welche Formen von togetherness bietet dann eine 

Neuzusammensetzung bekannten Tanzvokabulars? Ist es möglich, die tief verwurzelten kör-

perlichen Praktiken und damit verbundenen oftmals hierarchischen (Gender-)Beziehungen in 

freiere Formen von Gemeinschaftlichkeit zu überführen? Nach „AcT II“ (2020) und „Per-

petual Myth“ (2021) schreibt sich das Interesse von Irina Demina an Technologie und 

Tradition mit dieser Arbeit fort. 

Irina Demina 

KLOF. Cyberographies of folk 

12. – 15. Mai 2022 

DOCK 11 

www.dock11-berlin.de  

 
 
 
 

https://www.tanzraumberlin.de/magazin/artikel/fruchtbarer-hybrid/
https://www.tanzraumberlin.de/magazin/2022-3/
http://www.dock11-berlin.de/


 

 

 

Siegessäule, Heft Mai 
Veranstaltungshinweis interbeing / Heidi Weiss 
https://www.siegessaeule.de/termine/?date=2022-05-19  
 

 
 
 
 
 
 
 
 
 
 
 
 
 
 
 
 
 
 
 
 
 
 
 
 
 
 
 
 
 
 
 

https://www.siegessaeule.de/termine/?date=2022-05-19


 

 

 
tip Berlin, Heft 9 | 28.04.-11.05.2022 
Tagestipp All We Got To Do von bücking&kröger am 05.05.2022 
 
 

  
 
 
 
 
 
 
 
 
 
 
 
 
 
 
 
 
 

 



 

 

 
Berliner Morgenpost, 05.05.2022 
Berlin Heute, Das Beste am Donnerstag 
Veranstaltungshinweis All We Got To Do von bücking&kröger 
 
 

  
 
 
 

 
 
 
 
 
 
 
 
 
 
 
 
 
 
 
 
 
 
 
 
 
 
 
 
 
 
 
 
 
 
 
 



 

 

 

rbb radioeins, 06.05.2022 
Irina Demina zu Gast im studioeins 
https://www.radioeins.de/programm/sendungen/mofr1921/_/volkstanz-vs--
algorithmus.html  
 

 
 
 
 
 
 
 

https://www.radioeins.de/programm/sendungen/mofr1921/_/volkstanz-vs--algorithmus.html
https://www.radioeins.de/programm/sendungen/mofr1921/_/volkstanz-vs--algorithmus.html


 

 

 
Berliner Morgenpost, 12.052022 
Berlin Heute, Das Beste am Donnerstag 

Veranstaltungstipp KLOF. cyberographies of folk / Irina Demina 
 
 

  
 
 
 
 
 
 
 
 
 
 
 
 
 
 
 
 
 
 
 
 

 



 

 

 
Der Tagesspiegel, Ticket Nr. 20, 12.05.2022 
Tanz und Theater 
Veranstaltungstipp KLOF. cyberographies of folk / Irina Demina 
 

  
 
 
 
 
 
 
 
 
 
 
 
 
 



 

 

 
tip Berlin, Heft 10 
12.05.-25.05.2022 
Tagestipp KLOF. cyberographies of folk / Irina Demina, 12.05.2022 
 
 

  
 
 
 
 
 
 
 
 
 
 
 
 
 
 
 
 
 
 
 
 



 

 

 
--Juni 
 
Tanzforum; 02.06.2022 

Programmhinweis GAMER von CBC – Christine Bonansea Company 

https://www.tanzforumberlin.de/produktion/gamer/  
 

 
 
 
 
 
 
 

https://www.tanzforumberlin.de/produktion/gamer/


 

 

 

stayhappening.com, 10.06.2022 
Veranstaltungshinweis Love & Loneliness in the 21 Century / Nir de Volff | TOTAL BRUTAL 
https://stayhappening.com/e/love-andamp-loneliness-in-the-21-century-nir-de-volff-total-
brutal-E2ISUJTTYH9  
 
 

 
  

Love & Loneliness in the 21 Century 

Nir de Volff | TOTAL BRUTAL 

10./ 11./ 12. Juni 2022, jeweils 19:00 Uhr 

Tickets >>> https://dock11-berlin.de/theater/service/tickets  

DOCK ART | Kastanienallee 79 | 10435 Berlin 

[English below] 

 

love & loneliness in the 21 century ist ein Tanzsolo über einen Mann in Berlin, der in der 

Midlife Crisis gefangen ist. Im Scheinwerferlicht performt der männliche Körper und umfasst 

dabei eine Fülle von Erfahrungen, Erinnerungen, Liebhabern, Reue, Trauer und Zeitverlust. 

Dieser Körper ist voller Gegensätzlichkeiten, Enttäuschungen, Verletzungen und Narben. Der 

Protagonist erzeugt surrealistische Kommentare auf seine eigene komplexe Wirklichkeit, um 

sowohl schwere als auch lächerliche Bedeutungsmomente hervorzurufen. In nackter Wahrheit 

kehrt er Schicht für Schicht seines mangelnden physisch-emotionalen Wohlbefindens nach 

außen. Die daraus entstehenden choreographischen und textlichen Narrative stellen die 

Komplexität des Alterns am Individuum (Mikrokosmos), aber auch anhand unserer 

Gesellschaft (Makrokosmos) dar – einer Gesellschaft, die seit der griechischen Antike nicht 

https://stayhappening.com/e/love-andamp-loneliness-in-the-21-century-nir-de-volff-total-brutal-E2ISUJTTYH9
https://stayhappening.com/e/love-andamp-loneliness-in-the-21-century-nir-de-volff-total-brutal-E2ISUJTTYH9


 

 

aufgehört hat, das Phänomen der Jugend zu preisen. Mit Authentizität, schwarzem Humor und 

Original Musik wird das Stück zur ehrlichen One-Man-Show. 

Von und mit: Nir de Volff / TOTAL BRUTAL 

Special Guest: Francisco Bejarano Montes de Oca 

Musik: Klaus Erbskorn 

Licht: Asier Solana Arca 

Foto: Jan Boeve 

Sprache: Englisch 

Dauer: 60 Min. 

eine Produktion von Nir de Volff/TOTAL BRUTAL 

mit Unterstützung von: Bezirksamt Pankow – Fachbereich Kunst und Kultur 

Dank an: Dejan Buchin, DOCK 11 Berlin 

*** 

 

love & loneliness in the 21 century is a dance-performance solo about a man living in Berlin 

captured within a midlife crisis. 

In the spot light, a masculine body performs. By doing so, it encapsulates a plethora of life 

experiences, memories, lovers, regrets, mourning, and the loss of time. It is a body full of 

contradictions, disappointments, injuries and scars. 

In love & loneliness in the 21 century the protagonist will use surrealistic comments on his 

own complex reality, in order to induce heavy moments with ridiculous-meaningful moments. 

With naked truth, the performer honestly peels layer after layer of his emotional-physical lack 

of welfare unfolds.Choreographic and textual narratives, displaying the complexity of aging 

and reflected through the individual(the microcosm) onto the society we live in (the 

macrocosm), a society that hasn’t stopped worshipping youth since the times of classical 

Greece. 

With authenticity, dark humor, original music and songs, “love & loneliness in the 21 

century” will present a sincere one man show. 

 

By and with: Nir de Volff 

Special guest: Francisco Bejarano Montes de Oca 

Music: Klaus Erbskorn 

Photo: Jan Boeve 

Language: English 

Duration: 60 min. 

A Nir de Volff / TOTAL BRUTAL production 

with the support of Bezirksamt Pankow von Berlin – Fachbereich Kunst und Kultur 

with special thanks for Dejan Buchin, DOCK 11 Berlin 
 
 
 
 
 
 
 
 
 
 
 
 
 
 



 

 

 
--Juli 
 

Berliner Morgenpost, 26.06.2022 
Beilage Berliner Bühnen, „Ganz persönlich“ SpeeDance 
 

 

 
 
 
 
 
 
 
 
 
 
 
 
 
 



 

 

 
--August 
 
Siegessäule, Heft August  
Tagestipp COMEBACK TRILOGY 
 

  
 
 
 
 
 
 
 
 
 
 
 
 
 
 
 
 
 
 
 
 
 
 
 
 
 
 



 

 

 
tip Berlin, Heft 16 | 2022, 04.-18.08. 2022  
Tagestipp COMEBACK TRILOGY am 05.08.2022 
 

  
 
 
 
 
 
 
 
 
 
 
 
 
 
 
 
 
 
 
 
 
 
 



 

 

 
indonesienmagazin.de, August  
Veranstaltungshinweis REQUIEM | MANGONGKAL HOLI  
https://www.indonesienmagazin.de/index.php/start/category-news-1/389-requiem-
mangongkal-holi 
 

Eine musikalische Tanzperformance | 11.08 -14.08.2022 

Requiem | Mangongkal Holi 

 
Requiem | Mangongkal Holi; Bildquelle: rubarb dance & art / Foto: Carlos Collado 
 

(InMaOn / JH) Im Zentrum der musikalischen Tanzperformance »Requiem | Mangongkal 

Holi« steht die Auseinandersetzung mit den Themen Tod und Trauer auf der einen und 

Geburt und Leben auf der anderen Seite. Nach der Premiere im September 2021 gibt es 

jetzt die Wiederaufführung an vier Abenden – 11.08 bis 14.08. 2022 –, präsentiert im 

DOCK 11 in Berlin Prenzlauer Berg. 

 

Entstanden ist das Projekt auf Initiative des Tänzers und Choreografen Ruben Reniers, 

einem gebürtigen Indonesier, der in den Niederlanden aufgewachsen ist. Ausgehend vom 

Aufeinandertreffen zweier sehr persönlicher Ereignisse, dem Tod seines Vaters und der 

Geburt seiner Tochter, rücken für Ruben Reniers Phänomene rund um das Sterben in den 

Mittelpunkt seiner aktuellen künstlerischen Arbeit. Ihn beschäftigen indonesische ebenso 

wie europäische Begräbnisrituale, im Besonderen, die unterschiedlichen zeremoniellen 

Aspekte im Umgang der Lebenden mit ihren Toten, die sich in Tänzen, Schritten, 

Berührungen und Stimmen der Trauernden manifestieren. 

https://www.indonesienmagazin.de/index.php/start/category-news-1/389-requiem-mangongkal-holi#Mangongkal
https://www.indonesienmagazin.de/index.php/start/category-news-1/389-requiem-mangongkal-holi#Mangongkal


 

 

 

Für die Inszenierung hat er Elemente aus dem traditionellen indonesischen Totentanz 

isoliert, abstrahiert und versucht, eine Verschmelzung mit Formen der zeitgenössischen 

europäischen Choreographie zu erreichen. Die Integration dieser interkulturellen 

Dimension ermöglichte eine tiefere künstlerische Auseinandersetzung mit dem Thema 

Leben und Tod. Gemeinsam mit einem internationalen Team aus Tänzer:innen, 

Musiker:innen und anderen Kreativen, nähert sich Reniers dem Thema  – persönlich, 

emotional, konzeptionell, physisch. Es entwickelte sich eine auf verschiedenen Medien 

basierende, eng verwobene Performance. 

 

Eine besondere Medien-Komponente von »Mangongkal Holi« widmet sich der Kunstform 

des Figuren-/ Schattentheaters. Jedoch wird hier nicht einfach die jahrhundertealte 

indonesische Tradition reproduziert, sondern Elemente daraus mit eigenen Stilformen 

und dem modernen europäischen Schatten- und Papiertheater kombiniert. Im 

Zusammenspiel aus Tanz, Figurentheater und Live-Zeichnung sucht das Ensemble nach 

Synergien, nach bildhaften und sinnlichen Überschneidungen der zweidimensionalen 

Bildelemente aus toter, animierter Materie mit den lebendigen Körpern der Tänzer, die 

den dreidimensionalen Raum einnehmen können. 

 

Ruben Reniers begibt sich zusammen mit seinem Team auf die Suche nach einer 

künstlerischen Verbindung unterschiedlicher Ansätze, mit dem Wunsch, ein Tanzstück zu 

schaffen, das weiterwirkt, indem Rituale erforscht, hinterfragt und neu interpretiert 

werden. 

 
Requiem | Mangongkal Holi; Bildquelle: rubarb dance & art / Fotos: Carlos Collado 

 



 

 

Das internationale Team: 
 
Künstlerische Leitung / Choreografie: Ruben Reniers 
Tanz / Performance: Rebecca Jefferson, Annapaola Leso, Sean Roel Nederlof, Ruben 

Reniers, Melli Müller 
Komposition / Live-Musik: Konstantin Heuer, Bilawa Respati, Biliana Voutschkova/Mari 

Sawada 
Bühne / Figurenspiel / Live-Zeichnung: Barbara Steinitz 
Kostüm: Carola Volles, Juliane Längin 
Lichtdesign: Emese Csornai 
Graphikdesign: Studio Workshop, Saira Hussain 
Künstlerische Mitarbeit: Melli Müller 
Künstlerische Beratung: Inang Lena Simanjuntak 
Video: Marco Baass 
Video Schnitt: Matthias Albrecht 
Foto: Carlos Collado 
Videos: 
 
REQUIEM | MANGONGKAL HOLI [OFFICIAL TRAILER] 
 
REQUIEM | MANGONGKAL HOLI [TRAILER: LONG VERSION] 
 
Road To REQUIEM | MANGONGKAL HOLI [BEHIND THE SCENES DOCUMENTARY] 

 
Requiem | Mangongkal Holi; Bildquelle: rubarb dance & art / Fotos: Carlos Collado 

 

 

 
 
 

https://vimeo.com/677606181
https://vimeo.com/661690296
https://vimeo.com/655396030/06c5c3aa6f
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tip Berlin, 09.09.2022 
Veranstaltungshinweis soundance Festival 2022 
https://www.tip-berlin.de/event/buehne+schauspiel/1465.10073601/  
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Campadidanza.it, 14.09.2022 
Besprechung soundance festival berlin 2022: Displaced/Angekommen von Nicola Campanelli 
https://www.campadidanza.it/displaced-angekommen-toccante-racconto-sulla-
migrazione.html 
 

Displaced/Angekommen, toccante racconto 

sulla migrazione  

Nicola Campanelli 

 
Ph. Ramón Rodriguez 

For the English version, please, scroll down 

https://www.campadidanza.it/displaced-angekommen-toccante-racconto-sulla-migrazione.html
https://www.campadidanza.it/displaced-angekommen-toccante-racconto-sulla-migrazione.html
https://www.campadidanza.it/author/campanelli


 

 

BERLINO – Sabato 10 settembre, nell’ambito del Soundance Festival Berlin, al Dock 11 è andato 

in scena Displaced/Angekommen di Maria Colusi, coreografa, insegnante e storica ‘guest’ della 

compagnia di Sasha Waltz. 

Mentre il pubblico prende posto in sala, la danzatrice argentina gira su se stessa con un lungo 

rotolo bianco tra le mani. In sottofondo si sente il rintocco di qualche campana, il fischio di 

una nave che parte e poi il rumore del mare. Come se fosse approdata sul palco dopo una 

lunga traversata, la Colusi è smarrita, si guarda intorno confusa e disorientata. Si muove da un 

punto all’altro della sala, corre veloce alla ricerca di qualcosa, un riferimento, un punto di 

arrivo. 

Poi, lentamente, stende sul pavimento il grande foglio di carta che portava con sé e, con due 

rami intrisi di pittura, inizia a disegnarci sopra, a delineare traiettorie, percorsi, linee irregolari 

e tratteggiate che si intrecciano l’una con l’altra. Prima con calma, poi con rabbia, agita i rami 

e li fa ruotare nell’aria prima di scaraventarli a terra. 

Si avvolge nel foglio che le sta addosso come se fosse la sua pelle, un vestito del quale cerca 

di liberarsi. Dopo aver lottato per liberarsene, inizia a muoversi nello spazio, a danzare 

‘libera’, ma i segni di quanto vissuto le restano indelebili sulla pelle, fino alla fine. 

Molto toccante il sensibile racconto sulla migrazione di Maria Colusi che, lei stessa in un 

Paese straniero, con forza e grande espressività, dà vita a una performance intensa e carica di 

significato. Displaced/Angekommen emoziona il pubblico invitandolo a riflettere su un tema 

delicato che riguarda da sempre tantissime persone, le loro vite, la loro identità e le storie di 

tante famiglie di ieri e di oggi. 

 

https://www.campadidanza.it/wp-content/uploads/2022/09/maria-colusi26.jpg


 

 

BERLIN – On September 10th, as part of the Soundance Festival Berlin, Displaced/Angekommen 

by Maria Colusi, choreographer, teacher and historic ‘guest’ of Sasha Waltz’s company, was on at 

Dock 11. 

While the audience takes their seats in the hall, the Argentine dancer turns around with a long 

white scroll in her hands. In the background it’s possible to hear the tolling of some bells, the 

whistle of a ship leaving a port and then the sound of the sea. As if she had landed on stage 

after a long crossing, Colusi is lost, she looks around confused and disoriented. She moves 

from one point of the room to another, she runs fast in search of something, a reference, a 

point of arrival. 

Then, slowly, she spreads the large sheet of paper that she carried with her on the floor and, 

with two branches soaked in paint, she begins to draw on it, to outline trajectories, paths, 

irregular and dotted lines that intertwine with each other. First calmly, then with anger, she 

shakes the branches and rotates them in the air before throwing them to the ground. 

She wraps herself in the sheet as if it was her skin, or a dress that she tries to take off. After 

struggling to get rid of it, she begins to move, to dance ‘free’, but the signs of her experience 

remain indelible on her skin, until the end. 

The sensitive story on migration is very touching. Maria Colusi, herself in a foreign country, 

with strength and great expressiveness gives life to an intense and meaningful performance. 

Displaced/Angekommen provoks emotions to the audience. It’s an invitation to reflect on a 

delicate issue that has not only today but always affected many people, their lifes, their 

identity and many family’s story. 
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Bühnenhighlight, DU musst dein Leben rendern 
https://www.berlin-buehnen.de/de/  
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tip Berlin, 15.09.2022 
Veranstaltungshinweis Du musst dein Leben rendern 
https://www.tip-berlin.de/event/buehne+schauspiel/1465.10073629/  
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Ticket Nr. 39 
Veranstaltungshinweis Du musst dein Leben rendern 

 
 

  
 
 
 
 
 
 
 
 
 
 
 



 

 

 
tip Berlin, Het 19 
15.09.-28.09.2022 
Tagestipp Du musst dein Leben rendern, 17.09. 

 

  
 
 
 
 
 
 
 
 
 
 
 
 
 
 
 
 
 
 
 
 
 



 

 

 
Campadidanza.it, 22.09.2022 
Besprechung Du musst Dein Leben rendern! And PopUp Stage ARENA by Nico and the 
Navigators von Nicola Campanelli 
https://www.campadidanza.it/gli-spettacoli-tecnologici-della-compagnia-nico-and-the-

navigators.html 

Gli spettacoli ‘tecnologici’ della compagnia 

Nico and the Navigators  

Nicola Campanelli 

 

For the English version, please, scroll down 

BERLINO – Dal 15 al 18 settembre 2022, presso il dock 11 la compagnia Nico and the 

Navigators ha presentato Du musst Dein Leben rendern! e PopUp Stage ARENA. 

Muniti di occhiali AR (augmented reality), tecnologia che consente di sovrapporre alla 

visione reale delle cose un’immagine generata dal computer, gli spettatori prendono posto e 

assistono alla prima performance: Du musst Dein Leben rendern! di Yui Kawaguchi e Oliver 

Proske. Due danzatori, prima l’uno e poi l’altra, si muovono come se stessero dialogando, poi, 

grazie alla realtà virtuale generata dagli occhiali, si ‘duplicano’. Improvvisamente, compaiono 

degli ologrammi. Si ‘materializzano’ due manichini bianchi che affiancano i performers. Non 

è sempre semplice seguire i passi dei danzatori sul palco e, contemporaneamente, quelli degli 

ologrammi, né è semplice per i due artisti andare sempre a tempo con i loro ‘duplicati’ 

https://www.campadidanza.it/gli-spettacoli-tecnologici-della-compagnia-nico-and-the-navigators.html
https://www.campadidanza.it/gli-spettacoli-tecnologici-della-compagnia-nico-and-the-navigators.html
https://www.campadidanza.it/author/campanelli


 

 

virtuali. Tutto ciò va a discapito della coreografia e della godibilità della performance. 

Nell’insieme, comunque, l’esperimento è interessante e l’esperienza nuova.  

Dopo un intervallo in cui il pubblico, attraverso dei joystick, disegna scie luminose nell’aria, 

inizia il secondo pezzo: PopUp Stage ARENA di Chris Ziegler.  

Un danzatore si muove in modo sinuoso sopra un piedistallo. Il pubblico lo vede all’interno di 

una bolla azzurra che si rimpicciolisce, si ingrandisce e si deforma in sintonia con i gesti 

eseguiti. La danza, in questo caso, è la vera protagonista. L’alone intorno al ballerino è un 

dettaglio che arricchisce e rende il ‘solo’ più particolare, ma non distoglie l’attenzione dal 

protagonista del pezzo. 

Il bilancio della serata è assolutamente positivo. Sebbene l’elemento virtuale debba essere 

inglobato in modo ancora più armonioso affinché non ne risenta la coreografia, l’interessante 

esperimento risulta comunque vincente e divertente. 

 

BERLIN – At dock 11, from September 15th to 18th,  the company Nico and the Navigators 

presents: Du musst Dein Leben rendern! and PopUp Stage ARENA. 

Equipped with AR glasses – augmented reality is a technology that allows virtual objects to 

be overlaid in real-world environments in real time -, spectators take seats and watch the first 

performance: Du musst Dein Leben rendern! by Yui Kawaguchi and Oliver Proske. Two 

dancers, first one and then the other, move like if they were dialoging, then, thanks to the 

virtual reality generated by the glasses, they ‘duplicate’. Suddenly, holograms appear. Two 

white mannequins ‘materialize’ alongside the performers. It is not always easy to follow the 

steps of the dancers on stage and, at the same time, those of the holograms, nor it’s easy for 

the two artists to always be in synchro with their virtual ‘duplicates’. All this limits affect a bit 

https://www.campadidanza.it/wp-content/uploads/2022/09/popup-stage-arena-chrisziegler-paulneedham-2-1400x.jpg


 

 

the choreography and the enjoyment of the performance. Overall, however, the experiment is 

interesting and the experience new. 

After an interval in which the audience, using joysticks, draws light trails in the air, PopUp 

Stage ARENA, the second piece by Chris Ziegler, begins. 

A dancer moves sinuously on a pedestal. The public sees him inside a blue bubble that 

shrinks, grows and deforms in harmony with the gestures performed. In this case, dance is the 

real protagonist. The halo around the dancer is a detail that enriches and makes the ‘solo’ 

more particular, but does not distract attention from the protagonist of the piece. 

The outcome of the evening is absolutely positive. Although the virtual element must be 

incorporated in an even more harmonious way so that the choreography is not affected, the 

interesting experiment is worth seeing. 

Photo Credits: Oliver Proske, Chrisziegler Paulneedham 
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tip Berlin, 15.09.2022 
Bühnenvorschau Terrestrial Transit 
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Bühnenvorschau POOL 22 
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13.10.-26.10.2022  
Tagestipp POOL 22, 14.10.2022 
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tanzschreiber.de, 16.11.2022 
Bericht between / Jules Petru Fricker von Micha Tsouloukidse 
https://tanzschreiber.de/odyssee-ins-dazwischen/  
 

 
„between“, Jules Petru Fricker (LEGZ) ©Anna Agliardi  

Odyssee ins Dazwischen 

16. November 2022, von Micha Tsouloukidse  

„between“, das choreografische Debut von Jules Petru Fricker (LEGZ), das vom 11.-13. 

November 2022 im DOCK 11 zu sehen war, navigiert mit bewundernswerter Anmut durch 

die Zwischenräume künstlerischer Disziplinen, queerer Performance-Praktiken und 

Narrationen des Selbst und gebiert dabei magische, berührende Momente. 

Der Diskurs über die eigene Disziplin innerhalb der freien Berliner Tanzszene ist voll von 

mystischen Halbwahrheiten. Eine davon ist das romantische Postulat, dass zeitgenössischer 

Tanz nicht nur besonders gut Menschen versammeln, sondern auch auf außergewöhnlich 

gemeinschaftliche Weise zusammenbringen könne. Unzählige Erinnerungen an beklemmende 

Performance-Abende sind nur ein Grund, warum diese Behauptung eigentlich ins Archiv der 

obsoleten Tanztropen gehört. Ab und zu aber gibt es einen Moment wie „between“, Jules 

Petru Frickers (LEGZ) neue Performance-Arbeit, welche die übliche Skepsis 

glücklicherweise kurzzeitig aushebeln können. 

Jules Petru Fricker wurde 2014 als Shiaz Legz mit ihrer Conchita Wurst-Parodie „Rise like a 

Penis“ YouTube-berühmt. Seitdem performt sie als Drag Queen LEGZ auf queeren Parties, 

Festivals und Konzerten, hatte Hauptrollen in Musikvideos und war auch 

auf Theaterbühnen zu sehen. „between“ ist nach vielen Jahren als Performance-Künstler*in 

nun Frickers erste eigene Bühnenarbeit. Auch in der Besetzung des Stückes zeigt sich ihre 

jahrelange Involviertheit in verschiedene queere Communities: Viele Beteiligte sind bekannte 

https://tanzschreiber.de/odyssee-ins-dazwischen/
https://tanzschreiber.de/author/micha-tsouloukidse/
https://youtu.be/t1v6uHQ2w7E
https://youtu.be/t1v6uHQ2w7E
https://youtu.be/PDsVVkIqbWE
https://www.morgenpost.de/kultur/article208493997/Cos-fan-tutte-in-der-Neuzeit.html


 

 

und etablierte Künstler*innen, was die Souveränität in der Handhabung der unterschiedlichen 

Medien erklärt, die das Stück orchestriert. 

Es beginnt mit einem auf der leeren Bühne liegenden, kopflos erscheinenden Rumpf, von dem 

das Publikum lediglich den nackten Rücken sehen kann. Ein einzelner Scheinwerfer von der 

Decke beleuchtet den bewegungslosen Körper (Licht: Pascal Beutler), der dadurch wie ein 

eben auf der Erde gelandeter queerer Terminator wirkt. Der Körper beginnt sich zu regen, 

einzelne Gliedmaßen zucken hervor, und ein Text ertönt aus dem Off, der bereits einige 

Themen und Begriffe von „between“ etabliert: „…an embryo made of jelly-like substances, a 

creature… squeezed in-between dimensions, materialities, genders, colours, shapes, 

territories… in this spaceship coming from the ‚non-where‘, while always heading towards 

the ‚else-where‘…“ (Text: Oxi Pëng, Jules Petru Fricker). 

Nach einem Blackout steht die Kreatur plötzlich auf ihren Schultern und streckt Arme und 

Beine senkrecht nach oben, ein wenig als würde sie rückwärts nach unten fallen und wäre 

dabei erstarrt. Die Finger haben schwarze Aufsätze (Nägel: Jesuxes), und während einer der 

Füße nackt ist, steckt der andere in einem hochgeschnürten Pleaser-High Heel. Zu 

pulsierenden Elektrosounds beginnt das Wesen, seine Beine immer schneller durch die Luft 

zu bewegen (Musik: Aïsha Devi), bis es erschöpft zur Seite fällt. Jetzt wird seine transparente 

Maske sichtbar, die sich bei jedem Atemzug das Gesicht nach vorne verlängernd aufbläst 

(Kostüm: Jochen Kronier). Dann das Aufrichten, das Abziehen der Maske, die ersten Schritte 

— aus dem Alien wird ein Mensch. 

In der vielleicht zentralen Szene sitzt Fricker im Publikum und spielt auf einer großen 

Leinwand alte Video-Aufnahmen aus ihrer Kindheit ab. Die Ausschnitte sind Schlüssel-

Momente von „between“, denn es wird deutlich, dass das Bewegungsmaterial des Stückes 

diesen Aufnahmen, Frickers Kindheits-Selbst Julian, entnommen sind. Sind Jules’ 

Bewegungen ein Re-enactment von Julians? Lassen sich die Video-Aufnahmen von Julian als 

ein Pre-enactment von Jules lesen? Oder sind die frühen Bewegungen vielleicht 

Wiederholungen all der Bewegungen, die in Zukunft noch kommen werden? 

„between“ nimmt auf unterschiedliche Weise immer wieder das Motiv der Zeitreise auf: Das 

Stück setzt zunächst vergangene mit gegenwärtiger Lebensgeschichte in Bezug. Ästhetisch 

wiederholt sich das Motiv durch die Situierung in einem Science Fiction-Kosmos, wobei auch 

subtile filmische Anleihen gemacht werden — hier scheint Frickers Ausbildung als Video-

Künstler*in durch. Und schließlich stellt die Performance immer wieder Bezüge zur wohl 

populärsten Zeitlichkeits-Figur der Queer-Theorie her, dem unmissverständlichen Then and 

There des mittlerweile verstorbenen José Esteban Muñoz. In seinem Buch Cruising 

Utopia beschreibt er eine in der Zukunft liegende queere Utopie, deren Spuren sich allerdings 

schon jetzt, im here and now, vorfinden ließen. Auf eine ähnliche Weise führen auch die 

Zeitreisen von „between“ immer wieder zurück in die Zwischenräume der Gegenwart: „…in 

these cracks — worlds manifest themselves…“, ruft Fricker beschwörend in einem Moment. 

In der letzten Szene tanzt sie, durch eine Tentakel-Maske wieder Alien, durch den gesamten 

Theaterraum. Dabei öffnet sie eine Tür, aus der sich eine virtuos arrangierte Flut von 

Lichtstrahlen ergießt (Lichtdesign: Theresa Baumgartner). Der helle Spalt, der sich hier 

auftut, ist unmissverständlich einer dieser cracks. Und hier vollzieht sich mein persönliches 

Wunder dieses Abends: Anstatt in eine kitschige, leere Geste abzurutschen, verdichtet sich 

„between“ in diesem Moment. Denn die Szene behauptet nichts, sondern zeigt, was die ganze 

Zeit schon da war: Das Publikum ist das Then and There im here and now, ein queeres 

Dazwischen — nicht bloß qua seiner Rolle als Publikum, sondern weil es sich als spezifische 



 

 

Gemeinschaft versammelt hat, um die queere Gemeinschaft von „between“. Und während 

sich Julian auf der Leinwand im Einklang mit Jules auf der Bühne zu den Klängen von 

„Cruising“ dreht (Saxofon: Bendik Giske), bilde ich mir ein, dass für einen kurzen Moment, 

über alle Differenzen hinweg, ein geteilter Affekt durch das Publikum weht: we have always 

been cruising, in some way or another, in search for the cracks — we have always been queer 

— queerness has always been here. 
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Bericht zu Tomi Paasonen von Sandra Luzina 
https://www.tagesspiegel.de/kultur/pas-de-q-in-den-sophiensalen-choreograf-tomi-
paasonen-verbindet-ballett-und-drag-8959402.html 
 

 
© Mayra Wallraff  

„Pas de Q“ in den Sophiensälen: 

Choreograf Tomi Paasonen verbindet 

Ballett und Drag 

Ballett, Kabarett, Burlesque und Ballroom: In „Pas de Q“ feiert sich die queere Community 

selbst. Das Stück ist eine lustige und lustvolle Extravaganza. 

Von Sandra Luzina  

02.12.2022, 15:54 Uhr 

Ein Traum in Tüll: Die vier anmutigen Geschöpfe, die zu lieblichen Klängen auf die Bühne 

der Sophiensaele trippeln kommen, tragen weiße Tüllröcke, die bis übers Knie reichen, und 

Spitzenschuhe, Tutu und Spitzenschuhe sind die Insignien der romantischen Ballerina.In „Pas 

de Q“ ist es nun ein queeres Quartett aus männlichen und nicht-binären Tänzer*innen, das 

sich diese femininen Attribute aneignet und mit ihnen spielt.  

Ulkige Persiflagen berühmter Ballettstücke hat es schon gegeben – die New Yorker Company 

Les Ballets Trockadero de Monte Carlo ist ein Vorreiter der Cross-Gender-Bewegung im 

Tanz. Die Drag-Ballerinas mit Brusthaar und strammen Waden ertanzten sich rasch Kultstatus 

– nicht nur in der der schwulen Subkultur. 

https://www.tagesspiegel.de/kultur/pas-de-q-in-den-sophiensalen-choreograf-tomi-paasonen-verbindet-ballett-und-drag-8959402.html
https://www.tagesspiegel.de/kultur/pas-de-q-in-den-sophiensalen-choreograf-tomi-paasonen-verbindet-ballett-und-drag-8959402.html
https://www.tagesspiegel.de/autoren/sandra-luzina
https://www.tagesspiegel.de/kultur/die-herren-damen-lassen-bitten-3741301.html


 

 

Weiße Tüllröcke bis übers Knie  

Der finnische Choreograf Tomi Paasonen betritt also kein Neuland mit „Pas de Q“. Er macht 

aber gleich klar, das es ihm nicht um Parodie geht. Und auch die Tänzer:innen Kai 

Braithwaite, Leonardo Mancuso, Llewellyn Mgnuni und Joel Small, wollen den balletösen 

Schwebetraum beileibe nicht ins Lächerliche ziehen. Sie bringen auch die nötige Technik mit, 

ohne die Attitüden und Pirouetten gleich zum Slapstick gerieten. 

Llewellyn Mgnuni aus Südafrika ist die perfekte Verkörperung einer genderfluiden 

Ballettelfe. Der Italiener Leonardo Mancuso betört durch seine elegante Linie. Kai 

Braithwaite aus New York, klein und muskulös, begeistert mit seinen Sprüngen. Und Joe 

Small aus Sidney ist mit seinen langen Beinen das Supermodel im Ballerinen-Quartett. 

Tomi Paasonen will das klassische Ballett, das stark von tradierten Geschlechterrollen geprägt 

ist, aufmischen. Das hat auch mit seiner eigenen Geschichte zu tun. Er tanzte als Solist beim 

Hamburg Ballett, San Francisco Lines Contemporary Ballet und Joffrey Ballet in Chicago.  

Nach einem schweren Unfall musste er 1997 seine Tänzerkarriere beenden. Paasonen wandet 

sich als Choreograf dem zeitgenössischen Tanz zu und experimentierte mit allen möglichen 

Formen und Körpern. Das Ballett aber lässt ihn nicht los. Im Dock 11 zeigte er im April schon 

die Etüde „Attitude“, In „Pas de Q“ verbindet er nun erneut Ballett und Drag.  

Die vier Tänzer:innen verschwinden nicht hinter ihren Rollen. Paasonen lässt ihre 

Lebenserfahrungen in die Performance einfließen. Vom Band hört man ihre Erzählungen, die 

manchmal intimen Bekenntnissen gleichen. Es geht um die Faszination des Tanzens und das 

Leiden am heteronormativen Ballettbetrieb, um Liebe und gebrochene Herzen. Doch der Tanz 

mit dem Schleier passt manchmal nicht zu den (selbst-)kritischen Äußerungen. 

Die vier Elfen verwandeln sich in strahlende Göttinnen  

„Drag ist ein Türöffner“, sagt Joel Small, der sich als „Reflektra“ einen Namen. Und das 

Ballett ist hier eine Startrampe für die vier. Die romantische Ballerina verkörpert Unschuld 

und Reinheit. Die Drag-Ballerinen wollen nicht nur ihre Fantasien von Weiblichkeit 

verkörpern, sie wollen auch ihre Sinnlichkeit zum Ausdruck bringen.  

In der Mitte des Graffiti-Bühnenbilds mit seinen wollüstigen Linien und Körperformen 

befindet sich ein Tor mit Phallussymbol. Ein Conférencier mit Glitzerfransen und starkem 

schottischen Akzent lädt ein zur Reise auf einen fernen Sexplaneten, auf dem ganz 

unterschiedliche Lebens- und Liebes-Formen gedeihen. 

Die vier Elfen verwandeln sich zum Schluss in strahlende Göttinnen aus einer anderen 

Galaxie, Jede hat einen glamourösen Auftritt in Glitzerkostüm – und auch hier tanzen sie 

wieder auf Spitze. Aber nun ist kein Schweben angesagt, die Posen sind vom Voguing 

inspiriert. Auch Powackeln wie man es vom Twerking kennt ist zu sehen.  

In „Pas de Q“ feiert die queere Community sich selbst. Alles wird hier munter 

durcheinandergewirbelt: Ballett, Kabarett, Burlesque und Ballroom. Das Resultat ist eine 

lustige und lustvolle Extravaganza. Tomi Paasonen treibt die queere Ästhetik in jeder Hinsicht 

auf die Spitze. Und die vier Drag-Ballerinen sind echte Granaten. 

 

https://www.tagesspiegel.de/gesellschaft/queerspiegel/sven-lehmann-gratuliert-rosa-von-praunheim-du-wolltest-nie-anpassung-sondern-akzeptanz-8919277.html
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In den Leib geschrieben 

bücking&kröger erforschen die Kulturtechnik des Übens 

 
Raisa Kröger und Florian Bücking. Foto: Mayra Wallraff  

Text: Susanne Gietl 

Wie beeinflussen in den Körper eingeschriebene Erfahrungen unsere Bewegungen und wie 

verändern sie unsere künstlerische Praxis? Florian Bücking und Raisa Kröger suchen in 

„PRACTICE“ mit Hilfe von physischen Übungen nach der eigenen Widerstandsfähigkeit – 

immer in dem Bewusstsein, jederzeit zu scheitern und die persönliche Verwundbarkeit zu 

spüren. Stetiges Üben wird zur Strategie der Bewältigung von Krisen und Schmerz. Aktuelle 

Massenphänomene wie Yoga, Meditation und Achtsamkeitstrainings sowie geistig-spirituelle 

Rituale wie Gebetschoreografien oder Derwischtänze erproben bücking&kröger in Bezug auf 

ihre Resilienz- und Selbstfürsorgepotentiale. Was davon ist nur ein kommerzialisierter Trend? 

Und wie zugänglich sind die Praktiken? Parallel dazu setzt sich das Duo mit Techniken von 

Ballett-Tänzer*innen, Athlet*innen und Akrobat*innen auseinander, in denen sich der 

trainierte Körper durch Perfektion und Virtuosität auszeichnet. 

bücking&kröger 

PRACTICE 

15. – 18. Dezember 2022 

DOCK 11 

www.dock11-berlin.de  
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Besprechung The Inevitable and You / Sita Ostheimer Company von Richard Pettifier 
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“The Inevitable and You”, Sita Ostheimer Company ©Genevieve Reeves  

Some Uncertainty in the Relationship 

11. December 2022, Richard Pettifer  

A certain ‘sliding doors’ approach to interpersonal relationships and the realities they 

create marks Sita Ostheimer Company’s premiere “The Inevitable and You”, playing at 

DOCK 11 from 8 to 11 December 2022. 

Although “The Inevitable and You” is described by its creators as being an exploration of 

interpersonal relationships, it’s possible to map countless metaphors of human existence onto 

its relatively abstract frame. This is one of the special properties of a piece of ‘pure’ 

choreography – it leaves itself open to wide interpretation by an audience, many of 

whom cuddle up on a winter’s night in DOCK 11’s Theatersaal to see the latest offering from 

choreographer Sita Ostheimer. When the journey is working well, it seems to touch many 

facets of human existence simultaneously, standing in for everything and nothing at the same 

time. 

Working in a familiar form, inspired perhaps by Ostheimer’s training with the messianic 

Hofesh Shechter Company, Sita Ostheimer Company delivers a loose journey in phases, 

marked by tonal and emotional transition. The show opens in haze and a top-lit, gleaming 

white floor. Five dancers standing in various corners of the room. As the industrial, 

atmospheric soundtrack (Adrien Casalis) announces itself, the dancers begin to pick up 

rhythms and notes with different parts of their bodies, occasionally aligning in dramatic 

fashion, only to split apart again. This formation quickly shifts into something deeper and 

more dyadic, perhaps also a lonelier conversation, nevertheless creating moments of 

https://dock11-berlin.de/en/theater/programm/calendar/the-inevitable-and-you
https://www.socompany.de/
https://tanzschreiber.de/en/some-uncertainty-in-the-relationship/
https://tanzschreiber.de/en/author/richard/


 

 

connection between ensemble members that seem, from the outside, to have an essential 

quality to them. 

Although some trademark staccato and rhythmical accumulations are on display with pelvis-

led movement and weight-sharing as communication – strung together by a foundational 

pulse that’s frequently returned to – the technical sides of “The Inevitable and You” are 

(rightly) rendered secondary to its exploration of dependency, togetherness, and distance. The 

result is a deep and interestingly non-spectacular work, that puts its focus on the direction of a 

journey, where shifts in the staged reality are marked by painting with mostly warm-coloured 

light (lighting: Barnaby Booth) on the white floor, subtle shifts in the soundtrack, or almost 

indistinguishable adjustments in the way ensemble members address one another. It’s this 

detail that elevates “The Inevitable and You” above a reproduction of technique, and into 

something that could be described as tangibly universal.  

It’s worth thinking about the title and conceit of the piece, as, although ‘interpersonal 

relationships’ as a theme seems dangerously vague, here it somehow manifests as concrete 

and even profound. To what does the ‘inevitable’ of the title refer? Is Death – which seems to 

appear periodically in the piece as some kind of sudden cessation of momentum – a dropping 

of progress in life as someone leaves the greater journey, and therefore a kind of ultimate 

pairing with the self? The ‘sliding doors’ moments, in which a dancer occupies a separate 

reality, or a pair begin a side conversation among an otherwise unified ensemble, seem to 

suggest moments of loneliness and disconnection among the interpersonal. This is reified in 

the show’s epilogue, where a lone dancer stands in silence, a short final flourish of the 

soundtrack their only remaining companion. Yet, if the moment of death is itself bleak, it does 

at leastleave one (hopefully) with history of authentic connection to look back on, and to 

celebrate. 

 

“The Inevitable and You” by Sita Ostheimer Company (Choreography: Sita Ostheimer, 

Dance: Attila Ronai, Elena Martello, Camilla Branchetti, Cameron Bennett, Clementine 

Herveux, Music: Adrien Casalis, Lighting design: Barnaby Booth) premiered on 8 December 

2022 at DOCK 11. The performance is shown until 11 December 2022, tickets at dock11-

berlin.de.  

 
 
 
 
 
 
 
 
 
 
 
 
 
 
 
 
 

https://dock11-berlin.de/en/theater/programm/calendar/the-inevitable-and-you
https://www.socompany.de/
https://dock11-berlin.de/en/theater/programm/calendar/the-inevitable-and-you
https://dock11-berlin.de/en/theater/programm/calendar/the-inevitable-and-you
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