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8.2. Petra	(Berit Einemo Frøysland, Dock 11, Premiere) 
Von Fassbinders Film - DIE	BITTEREN	TRÄNEN	DER	PETRA	VON	
KANT - und vom Titel ist «Petra» geblieben. Licht aus, rasches 
geahntes Queren des dunklen Raums erst, dann Stockung, 
Verknotung: Solo für Petra, Solo für Berit Einemo Frøysland. Keine 
Musik erst, dann, bevor das Licht den Körper aus dem Dunkeln holt, 
Gesang. I	Am	The	Great	Pretender, von der Tänzerin selbst gesungen, 
bei Fassbinder steht das in der Version der Platters am Ende. Damit ist 
klar: Was immer das Tanzstück vom Film übernimmt, der Bogen des 
Films ist es nicht. Der Film erzählt von Petra von Kants Zerfall: in der 
Sprache, da geht es vom Jambischen in die ungebundene Prosa hinab; 
von der sadistischen Dominanz in die Hörigkeit und darunter hinunter. 
Hier wird die Figur anders zerlegt. 
Petra von Kant, also Margit Carstensen, steht, liegt, beugt sich, ist fast 
selbst, sehr viel lebendiger nur, wie eine der Mannequin-Puppen, die 
in ihrer vom Flokati und vom schwellenden Inkarnat der Gemälde-
Tapete dominierten Wohnung herumstehen, von Ballhaus gelegentlich 
in den Bildvordergrund gerückt. Berit nimmt Haltungen, Gesten von 
Armen und Händen und überführt sie in Tanz, nimmt sie und stellt 
damit sehr Unterschiedliches an, erzählt eigene Geschichten damit, 
emanzipiert die Gesten von Petra, emanzipiert Petra von der Film-
Petra in diese Gesten hinein. Es ist ja, was die Petra des Films 
ausmacht, einfach gekappt: der Bezug zu den anderen Frauen, der 
stummen unterdrückten Marlene, der angebeteten, sie dann 
verschmähenden Karin, der Tochter. All das erscheint hier nur als 
Eintrag in die solo-solipsistischen Figuren des Tanzes. 

Der Tanz, der von einer Figur erzählt, die im Film ihre (behauptete) 
Autonomie verliert, ist im Verhältnis zum Film seinerseits autonom, 
kann darum auch anders vom Widerstreit zwischen Heteronomie und 
Autonomie erzählen. Manchmal sehr fließend, ausholend, befreiend, 
Bahnen ziehend, selbstbewusst, Autonomie des Körpers im Raum. 
Erst mal aus dem Verknotet-Verstockten des Anfangs befreit zu 
elektronisch tröpfelndem Regenrinnen-Sound. Aber es bleibt nicht bei 
der Befreiung. In einem Akt oder Kapitel (jedenfalls ist das Stück in 
klar abgegrenzte Abschnitte unterteilt) quert Berit auf Zehenspitzen in 
rechteckigen Bahnen, als folgte sie einem der beim Anstehen üblichen 
Absperrungslabyrinthe, von links vorne nach hinten den Raum, auf 

https://www.cargo-film.de/notizen-2020/
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Warrior, 14.-17.02.2019 im DOCK 11

CARNET CULTUREL

La vie vue par
des adolescents

Luxembourg. La création du col-
lectif Bombyx «Roulez jeunesse!»,
est à l'affiche au Théâtre des Ca-
pucins le mardi 11 décembre à 20
heures. En 37 courts tableaux,
Luc Tartar raconte la découverte
de la vie par des filles et des gar-
çons à cet âge où tout peut virer
au drame, où chacun est à la quête
de soi-même et de l'amour bien
sûr. Se succèdent sur scène de fa-
çon quasi performative, des ado-
lescents qui nous font part de
leurs rêves d'amour, du chan-
gement de leur corps, de la dé-
couverte de leur sexualité, mais
aussi des codes du vivre ensemble
entre ados. Réservations des tic-
kets au prix de 20, 15 et 8 euros
sous www.luxembourg-ticket.lu
ou au tél. 47 08 95-1.

Zerrbilder der Heroen
Anne-Mareike Hess‘ „Warrior“, neu entdeckte Ausdrücke und die Politik auf der Bühne

VON DANIEL CONRAD

Sie gilt als eine der Hoffnungsträ-
gerinnen für den Luxemburger Tanz:
Anne-Mareike Hess, Choreografin
und Tänzerin zeigt in Neimënster
aktuell ihr neues Stück „Warrior“ –
mit wenigen Mitteln, durchdachtem,
kraftvollen Einsatz und voll politi-
scher Sprengkraft.

Einfachheit ist immer das
Schwerste. Das gilt auch in dieser
Produktion, die Anne-Mareike
Hess in ihrer Residenz als Ko-
operationsprojekt zwischen Nei-
mënster und schwedischen Part-
nern ausarbeitet. „Man lernt, die
Expertise zu schätzen, von den
Spezialisten zu lernen, ihre Ideen
einfließen zu lassen“, sagt sie über
die Mitglieder ihres Teams, das sie
dank der breiten finanziellen Un-
terstützung verpflichten konnte.
Bis zu einem gewissen Grad lässt
sich Hess dabei hinterfragen – von
den begleitenden Tanzexperten,
dem Dramaturgen, den techni-
schen Spezialisten für Kostüm,
Musik und Licht. Und doch ist sie
es, die „Warrior“ führt und letzt-
lich auch allein auf der Bühne trägt.

„Warrior“ ist für die aufstre-
bende Choreografin und Tänzerin
ein weiterer und – wie sich im Ge-
spräch mit ihr immer mehr he-
rausstellt – offenbar zentrale Weg-
marke. Schon jetzt spürt sie – so
sagt sie – eine „Weiterentwick-
lung ihrer künstlerischen Spra-
che“.

Markante Unterschiede lassen
sich schon in der Durchlaufprobe
ausmachen: Stärker als zuvor
macht sie auf der Bühne die Wur-
zeln ihrer Recherche klar und sich
dadurch inhaltlich nachvollzieh-
barer. Zudem springt sie über ganz
persönliche Hemmnisse und setzt
ihre Stimme erstmals als künstle-
risches Mittel ein.

Dass sie sich das zutraut, geht
auch auf die Sicherheit im Team

zurück. „Allein hier in der Abtei
mit einem Teil des Teams wäh-
rend der Proben wohnen zu kön-
nen, ist schon ein großer Vorteil.
Wir können tiefer eintauchen, ha-
ben kurze Wege, können direkt
miteinander sprechen.“

Noch vor ein paar Wochen war
sie zur Vorbereitung und Recher-
che alleine zu einer Residenz in
Australien. „Warrior“ trägt aber
nicht nur internationale Bezugsli-
nien allein durch die Einflüsse im
Team und die Erarbeitung an ver-
schiedenen Standorten. In dem
Stück steckt auch so etwas wie das
Einfangen eines weithin spürba-
ren Zeitgefühls, das Hess schwer

auf der Seele liegt. Das Schüren
von Abgrenzungen, Feindbildern,
Nationalismen, Egoismen, das
Wappnen, das Heroische, die
scheinbare Notwendigkeit der
Verteidigung des „Ureigenen“.

Monate an Recherche

Sie nimmt das unter anderem als
Text auf – unterlegt von Musik aus
teils live erzeugten, teils vorpro-
duzierten Klangschichtungen ih-
rer eigenen Stimme: „Der Feind,
der den Atem nimmt“. Dabei
scheint es fast so, als würde nicht
der Feind Grund für die Trans-
formation sein, sondern die von ihr
erzeugte Figur sich selbst zum
Feind werden.

Als Frau nimmt sie körperliche
Ausdrücke der meist männlich zu-
geordneten Muster der Kampfes-
vorbereitung an. Das Schnüren der
Rüstungsschichten, das innerliche
Aufbäumen, die Motivationsstei-
gerung, die Abgrenzung gegen-
über dem Feind, das Wecken der
archaischen Triebe und Ablegen
der Scheu, der Gestus und die of-
fen zur Schau getragene Demonst-
ration von Stärke mit allen Mit-

teln des Körpers. Doch sie zer-
reißt diese Klischees schon kurz
nach der Zitation. In etwas mehr
als 45 Minuten seziert sie alle die-
se archetypischen, wiedererkenn-
baren Muster und Vorlagen. Über
die Streckung der Bewegungsab-
läufe, die Zerstückelung einzelner
Prozesse, Wiederholung von Teil-
aspekten, führt sie das bis ins Gro-
teske, Überspitzte und Abstra-
hierte – zwischen Würde und Lä-
cherlichkeit, zwischen Helden-
tum, tumber Kampfeslust und
Ängsten oder Zerbrechlichkeit.

Über Monate hat sie an dieser
Dramaturgie gefeilt und fasst das
in minimalste Details. „Ich
brauchte ein Objekt, etwas, an dem
ich weiterarbeiten kann“, gibt die
Tänzerin Einblicke in den Entste-
hungsprozess. Die Arbeit von
Kostümbildnerin Mélanie Plan-
chard spiegelt das wider. Sie
schafft es mit nur wenigen leich-
ten Schaumstoffhüllen Assoziati-
onen an asiatische Kriegerrüstun-
gen zu wecken, und belässt Hess
gleichzeitig Leichtigkeit und Aus-
drucksraum.

Im Gespräch wünscht sich die
Choreografin breites Interesse
über die klassischen Tanzfreunde
im Land hinaus. „Was ich mache,
ist ein Vorschlag, mit dem ich Im-
pulse setzen möchte. Gerade vor
einem so politischen Hintergrund
ist die Debatte entscheidend.“
Deswegen macht es ihr auch so
große Freude auf Einladung des
Lycée des Arts et Métiers ihr Pro-
jekt mit Schülern zu diskutieren
und sie dazu zu ermuntern, eigene
kreative Arbeiten daraus zu
schöpfen. Eine Ausstellung mit
dem Ergebnis soll im kommenden
Jahr folgen.

Premiere heute, um 20 Uhr, weitere Vorstel-
lungen am Samstag (20 Uhr) und Sonntag (17
Uhr) in Neimënster (Salle Krieps). Tickets (20
Euro, 9 Euro erm.) unter Tel. 26 20 52-444.
n www.neimenster.lu

Dank der Unterstützung von Neimënster darf Anne-Mareike Hess
intensiv an „Warrior“ feilen. (FOTOS: CHRIS KARABA)

„Ich habe neue
Elemente

meiner künstle-
rischen Sprache
entdeckt – und das
wird man auch auf
der Bühne spüren.“

Freitag, den 7. Dezember 2018 KULTUR 13

Un dialogue entre
compositeurs

Luxembourg. Le KammerMusek-
Veräin Lëtzebuerg invite le di-
manche 9 décembre à 18 heures
à son concert «Bach-Jolivet»
en l'église protestante (rue de la
Congrégation). Au programme fi-
gure la cantate «Geist und Seele
wird verwirret» de J. S. Bach avec
en solistes Jeff Mack (haute-con-
tre) et Maurice Clement (l’orgue
concertant). Le KMVL interprète
deux œuvres de musique de
chambre d’André Jolivet: «Pasto-
rales de Noël» pour flûte, clari-
nette basse et harpe et la «Sona-
tine» pour flûte et clarinette.
Tickets au prix de 20 et 10 euros
à la caisse du soir.

Wolf und Fuchs
in neuem Gewand

Tetingen. Das Künstlerduo „Toile
Si-Re“ ist am Sonntag, dem 9. De-
zember, für zwei Vorstellungen,
um 10.30 Uhr und um 16 Uhr, im
Kulturzentrum Schungfabrik mit
einer eigenen Adaption von
Dicks' Klassiker „De Wëllefchen
an de Fiischen“ zu Gast. Die Lu-
xemburger Fassung des Märchens
der Gebrüder Grimm wurde von
Dicks mit dem Untertitel „Eng al
Seechen, nei a Reime gesat“ ver-
sehen. Frei nach diesem Motto
bringen Annick Sinner und Nadi-
ne Kaufmann das Gedicht auf die
Bühne. Tickets ab 11,25 Euro über
www.luxembourg-ticket.lu sowie
Tel. 47 08 95-1.

Wenn Mozart
Breakdance lernt

Echternach. Am Samstag, dem 8.
Dezember, um 20 Uhr, wird im
Trifolion „Breakin' Mozart“ auf-
geführt. Die Tänzer der bayeri-
schen Breakdance-Gruppe DDC
stellen sich der Herausforderung
Mozarts und verbinden ihre Kunst
mit der Musik des Wiener Wun-
derkindes. Dessen Kompositionen
erklingt in Liveinterpretationen
des Berliner Opernregisseurs und
Dirigenten Christoph Hagel am
Klavier, in Orchesterversionen
und in modernen Hip-Hop Bear-
beitungen. Tickets kosten 48 und
36 Euro. Reservierungen über Tel.
26 72 39-500 oder ticket@trifolion.
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Als Jean-Claude Juncker 2006
den Karlspreis für sein Engage-
ment für Europa erhielt, sprach
er in seiner Rede unter anderem
von jener Generation junger
Menschen, die seiner Auffassung
nach immer „schwerhöriger“
werden in Bezug auf den Frie-
densdiskurs. Es war nicht das
erste, aber auch nicht das letzte
Mal, dass Juncker zu bedenken
gab, dass diejenigen, die noch
weitgreifende Kriege in Europa
miterlebt haben, langsam, aber
sicher verschwinden und ihre
Aussagen zu verklingen drohen,
wenn man nicht richtig hinhört.

Gerade im wohlbehüteten und
scheinbar sicheren Luxemburg
stellt Krieg tatsächlich nicht un-
bedingt das Gesprächsthema
Nummer eins bei Kindern und
Jugendlichen dar. Auch das Bild
des modernen Kriegers hat sich
verändert, wie Anne-Mareike
Hess bei einem Workshop zu ih-
rer neusten Kreation „Warrior“
feststellen durfte. Sie fragte Schü-
ler des „Lycée technique des arts
et métiers“, welche Sorte Krieger
sie ihrer eigenen Auffassung nach
sind. „Viele hatten das Gefühl, zu
‚Alltagskriegern‘ werden zu müs-
sen, da der Umgang mit dem All-

täglichen es ihnen abverlange, zu
kämpfen“, schildert Hess die Ge-
spräche, in denen es unter ande-
rem um Phänomene wie Body-
Shaming und Mobbing ging. „In-
teressant ist hierbei, dass wir uns
in Luxemburg zwar definitiv
nicht in einer Kriegszone befin-
den, dies jedoch nicht bedeutet,
dass nicht trotzdem Ängste ge-
schürt werden, die viele belasten
und beschäftigen.“

Damit die Choreografin und
Tänzerin ihr neues Stück entwi-
ckeln konnte, musste sie sich
selbst mit den Fragen konfrontie-
ren, die sie den Schülern gestellt
hatte. Es musste zum Beispiel ge-
klärt werden, ob Anne-Mareike
Hess eine Nation, für die sie ein-
treten, und eine andere, gegen die
sie sich stellen konnte, brauchen
würde. In diesem Kontext ent-
schied sie sich indes für eine an-
dere, nicht weniger harte Alter-
native: „Die Gegnerin bin ich
selbst, und zwar auf mehreren
Ebenen. Es geht um eine Person,
die sich dazu entscheidet, in den
Kampf zu ziehen. Zuvor muss sie
aber verschiedene Vorberei-
tungsetappen durchlaufen, wel-
che sie vor größere Herausforde-
rungen stellen.“

Zündstoff
Eine der Challenges, vor denen
sie stand, war diejenige, Zorn in
sich selbst zu mobilisieren: „Ich
bin kein wütender Mensch, wie
sollte ich dieses Gefühl also gene-
rieren? Ich musste herausfinden,
wo dieses Gefühl in mir sitzt oder
wie ich es produzieren kann. Es
war ebenfalls schnell klar, dass
ich meine eigene Stimme finden
musste, um sie erheben zu kön-
nen.“ Hierfür arbeitete sie über
einen längeren Zeitraum intensiv
mit einem Vocal-Coach zusam-

men. Dass beim zeitgenössischen
Tanz auch Stimmbänder gedehnt
werden, ist nicht neu. Jedoch hat
man es nach wie vor mit einem
Bereich zu tun, in dem von
Künstlerinnen und Künstlern –
auch jenseits der Bühne – eher
das Gegenteil erwartet wird. „In
Bezug auf meine Ausbildung ha-
be ich eine sehr klassische Bahn
durchlaufen. Da wurde nicht sel-
ten vermittelt, dass man besser
den Mund hält. Manche rieten
mir gar, lieber nicht zu viel nach-
zudenken, da dies mich angeb-
lich beim Tanzen behindern
könnte“, so Anne-Mareike Hess.

Wer die bisherigen Arbeiten der
luxemburgischen Künstlerin
kennt, weiß, dass sie diesem Rat
nicht gefolgt ist. Ihren intensiven
Recherchen vor neuen Kreatio-
nen gehen häufig außergewöhnli-
che und innovative Fragestellun-
gen voraus, welche auch das Pu-
blikum nicht unberührt zurück-
lassen. Bei den Reflexionen über
Kriege und Krieger stellte sich zü-
gig heraus, dass diese nicht ver-
schwinden, sondern sich ihre
Form lediglich verändert: „Ich
habe mich gefragt, was das für ei-
ne Entwicklung ist und ob wir
das wirklich als Gesellschaft ver-
antworten können. Rasch stand
fest, dass ich irgendwie Hoffnung
in die aktuellen Diskussionen mit
einbringen möchte. Dem Hinter-
fragen sollte es außerdem nicht
an einer Prise Humor und Ironie
fehlen.“

Der Entstehungsprozess voll-
zog sich über zwei Jahre und im-
plizierte Künstlerresidenzen in
Schweden, Portugal sowie Aust-
ralien, also Orte mit einer eige-
nen kriegerischen Geschichte.
„Auf der Suche nach meinem in-
neren Krieger kamen immer
mehr Elemente zusammen, die
in anderen Kulturen schon über
lange Zeiträume benutzt wer-

den. Die Frage war stets, wie ich
meinen ‚Kriegertanz‘ definieren
möchte. Natürlich ist dieser
nicht frei von Referenzen. Mir
war wichtig, überall hinzuschau-
en, um später herausfiltern zu
können, was davon zu mir ge-
hört.“

Geschlecht des Krieges
Der preußische Militärethiker
Carl von Clausewitz sprach einst
davon, dass Krieg nur „eine bloße
Fortsetzung der Politik mit ande-
ren Mitteln“ sei. So wundert es
nicht, dass die Choreografin bei
der Suche nach einer für sie ge-
eigneten (Körper-)Sprache auf
menschgewordene Stereotype
wie Trump oder Putin stieß: „Die
Politik ist voll von kriegerischer
Rhetorik und Selbstdarstellung.
Man denke nur an das Bild von
Putin, wie er oben ohne auf dem
Pferd posiert. Bei Trump haben
wir es eher mit einer Art ’business
warrior‘ zu tun.“

Dass hier nun lediglich Männer
genannt werden, bedeutet kei-
nesfalls, dass Hess Krieg aus-
schließlich mit dem männlichen
Geschlecht in Verbindung bringt:
„Ich bin froh, dass wir mit ’War-
rior‘ einen englischen Titel ge-
wählt haben, durch den es zwei-
deutiger bleibt, ob der kämpfen-
de Mensch nun männlich oder
weiblich ist. In Gesprächen über
das Projekt fällt mir trotzdem auf,
dass ich oft von einer Kriegerin
spreche, da ich selbst nun mal ei-
ne Frau bin.“

Auf ihr Frausein, sei sie auf-
grund der politischen Aktualität
zu Beginn des Projekts nochmals
anders gestoßen worden, fährt
Anne-Mareike Hess fort: „Der
Start fiel fast genau auf den Zeit-
punkt von Trumps Wahlsieg so-
wie des „Women March“ (Anm.

der Red.: Protestmarsch von
Frauen gegen den offen misogy-
nen Präsidenten). Ich stand vor
der Frage, wie ich als Mensch
und als Frau Position dazu bezie-
hen wollte und könnte.“

Diese bezog sie nicht nur geis-
tig, sondern auch physisch und
bedient sich nun einer Körper-
sprache, die ebenso verschiede-
nen Kulturen wie letztlich auch
Sportarten entlehnt ist. „Es
scheint fast so, als gäben Fitness-
studios und Kampfsportarten
dem modernen Menschen eine
Möglichkeit, seinen Kampf gegen
sich selbst zu führen“, erklärt die
luxemburgische Choreografin.
Zum anderen tauchen Bewegun-
gen auf, die manche heutzutage
eher mit einem männlichen Ha-
bitus in Verbindung bringen wür-
den, die aber, wie Hess erklärt,
nicht am Geschlecht festzuma-
chen sind: „Vor dem Kampf muss
beispielsweise die Bodenhaftung
gewährleistet sein. Dass man tief
und breitbeinig in die Knie geht,
macht Sinn, da man dann
schlicht und ergreifend stabiler
steht.“

Die von der luxemburgischen
Kostümbildnerin entworfene
Kriegsbekleidung stellt eine be-
merkenswerte Antithese zu
schweren, panzerartigen Rüstun-
gen dar. Sie erlaubt der Tänzerin
einen großen Bewegungsspiel-
raum. Des Weiteren wirkt es
durch die weichen Materialien
so, als würde nicht nur eine Per-
son tanzen, sondern jedes Ele-
ment des Kostüms wird zu einem
weiteren Tanzpartner.

Ob Anne-Mareike Hess’ Krie-
ger(in) nun zum Schluss im
Kampf sterben wird, lässt sie of-
fen: „Es stellt sich eher die Frage,
ob der ,warrior‘ überhaupt in den
Krieg ziehen wird oder vielleicht
doch schon über dieses Stadium
hinaus ist.“

Der Kriegstanz als Mittel
zur Vorbereitung von
Auseinandersetzungen hat
beispielsweise beim Urvolk
der Maori in Neuseeland eine
lange Tradition. Wie sieht es
jedoch hier, am mittlerweile
kriegsunerprobten, aber nicht
gerade konfliktarmen anderen
Ende der Welt aus? Diese
Frage hat sich die
Choreografin und Tänzerin
Anne-Mareike Hess gestellt
und ist auf spannende
Antworten gestoßen.

Anne Schaaf

Ist Krieg tanzbar?
CHOREOGRAFIE Anne-Mareike Hess entwirft ihren eigenen „warrior“

„Warrior“ von Anne-Mareike Hess

7., 8. und 9. Dezember

Saal Robert Krieps (Abtei Neumünster)

https://www.neimenster.lu/

Info
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HOMEPAGE

Berlin

SKULPTURENKRIEGER

Fotoblog von Dieter Hartwig

"Warrior" von und mit Anne-Mareike Hess im Dock 11 entpuppt sich als wunderbare

Entdeckung.

Artikel aus Berlin vom 14.02.2019

"Warrior" von und mit Anne-Mareike Hess Foto © Dieter Hartwig

Es lohnt sich immer wieder in Berlin im Dock 11 vorbeizuschauen. Vor vielen Jahren bin

ich im Rahmen von „Tanz im August“ auf diesen Aufführungsort gestoßen. Eine alte

Fabrikhalle in einem Prenzlauer Berg Hinterhof mit einen unvergleichlichen Charme.

Anne-Mareike Hess hatte ich schon als Tänzerin 'vor der Linse', nun also mit einer

eigenen Choreografie "Warrior", welche nun ihre deutsche Uraufführung feiert. Eine

1/4
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Anne-Mareike Hess www.annemareikehess.com info@annemareikehess.com 
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Warrior (2018) 
 

 
My enemy is my fear 

And it takes my breath away 
So I call to fight with love, open up my heart 

I call you to fight with love, open up your heart 
 

Seduced by the belief that a fierce strongman, is all we 
need to get things done and save the world, choreographer 
Anne-Mareike Hess, takes us in her solo on a journey of 
becoming a warrior. Within a distorted and at the same 
time soft soundscape emerges a profoundly poetic image 
of human fragility and inner disruption. A dancing body 
caught in a perpetual fight with its emotions. 
 
After „Synchronization in process“ (2016) and „Give me a 
reason to feel“ (2017), Warrior“ is the third piece in the 
context of the ongoing research about the „emotional 
body“. 
 
 
 
 
 

Choreography & dance: Anne-Mareike Hess 
Sound design: Marc Lohr 
Costume: Mélanie Planchard 
Light design: Brice Durand 
Dramaturgy: Thomas Schaupp 
Artistic advice: Rosalind Goldberg 
Vocal coach: Joséphine Evrard 
  
Production: utopic productions 
Coproduction: Centre Culturel de Rencontre Abbaye de Neumünster, Weld, Skogen 
creation support: Centre de Création Chorégraphique Luxembourgeois - TROIS C-L, Ministère de la 
Culture Luxembourg 
Support: Fonds culturel national Luxembourg, Fondation Indépendance, The Swedish Arts Grants 
Committee 
Residencies: Dancehouse Melbourne (AUS), Skogen (SE), O espaço do Tempo Montemor-O-Novo (PT) 
With the support of the Grand Luxe network 2017/2018/2019  
 
Performances (still touring) 
December 7 + 8 + 9 2018| Salle Robert Krieps Neimënster [LU] 
February 14 + 15 + 16 + 17 2019 | Dock 11 Berlin [DE] 
February 22 + 23 + 24 2019 | Skogen Gothenburg [SE] 
March 1 + 2 + 3 2019 | Weld Stockholm [SE] 
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NERVURE & PANTERA 28.2.-02.03.2019 im DOCK 11

Frankfurter Allgemeine Zeitung

25.02.2020, Nr. 47, S. 34

Aufmerksamkeit

Zwei Solochoreographien von Liliana Barros

FRANKFURT. Im Dunkel auf der Bühne ist zunächst nur aufgeregtes Klappern zu hören. Sobald Licht 

scheint, tackert es aus den Lautsprechern, auf der Bühne ist es still: Da steht, nach hinten gebogen, 

eine grelle Frau auf Pumps, knallrot wie ihre geschminkten Lippen. Metallisch glänzende Leggins, 

oben nackte Haut, zwei schwarze Hände auf den Brüsten, wie draufgeklebt. Dieser Flitzebogen 

wird seine groteske Anspannung fortan nie loswerden. Während im repetitiven Soundschwall von 

Dictaphone ab und zu Tangoklänge dräuen, giert das Bühnenwesen, verkörpert von Liliana Barros, 

die das atemberaubende „Nervure“ auch choreographiert hat, nach mehr, nach etwas; ob Erleich-

terung oder noch mehr Erregung, ist nicht auszumachen. Sie biegt und beugt sich, ruckt, schlägt, 

sinkt, zieht, rotiert, reißt die Augen auf, den Mund, stopft eine Hand hinein, streckt die Arme herab 

und wellt sie, so schnell, als wolle sie alle Knochen herausschütteln. 

Ob frontal, im Profil oder in Rückenansicht, dieser zuweilen puppenhaft sturen Frau, einem Pavlova-

Albtraum, geht es ums Aussehen: wie sie ankommt vor den Augen der wohl ebenso gierenden 

Menge realer oder imaginierter Zuschauer.  Sie fächelt mit den Unterarmen, winkt exaltiert, als 

wolle sie Applaus steigern oder brauche Luft. Was hier das Gleiche ist. Solche hyperaktiven Gesten 

erinnern an Choreographien von Marco Goecke, die wehrhaften, ungeraden Haltungen an Marie 

Chouinard. Die Portugiesin Barros hat in Stücken dieser und vieler anderer Künstler getanzt, lange 

in Marguerite Donlons Ballett in Saarbrücken. 

Inzwischen choreographiert die preisgekrönte Tänzerin für Opern und Tanzkompanien, zuletzt in 

Mannheim „Gaia“, das wie der fleischgewordene Traum von einer eigenen, das Verbogene fei-

ernden Ästhetik wirkte, phantasievoll, toll, mit nur kleiner dramaturgischer Schwäche auf längerer 

Strecke.  „Nervure“ hatte 2017 Premiere, fuhr einige Preise ein und war vor einem Jahr beim Abend 



DOCK 11 PRESSESPIEGEL 2019

„Solocoreografico“ im Gallus-Theater schon einmal zu sehen. Diesmal wird es gepaart mit „Pantera“ 

von 2018, getanzt von der nicht ganz so sprühenden Sara Angius. Sie steckt in gelbem Strick, überm 

Kopf eine Strumpfhose. Als Referenz an den Panther aus Rilkes Gedicht streicht sie meist am Rand des 

weißen Tanzbelags auf der Bühne entlang, den Blick nach außen und erst am Ende ins Publikum ge-

richtet. Sie, es, er schleift ein steifes Bein nach. Humpelt. Oder trippelt auf Füßen, Knien, Hintern, rollt 

über den Boden, hockt, liegt, krabbelt. Vibriert. Die von Martin Mitterstieler bearbeitete Orchestermu-

sik samt der Sopran-“Vocalise“ Rachmaninows scheint den Tiermenschen anzutreiben, zu bedrängen, 

als versuche sich die Tänzerin am großen Gefühl, das der Sängerin gelingt, und scheitere wieder und 

wieder.  Das bemerkenswerte Gastspiel verdankt sich dem neuen Tanzkurator am Gallus-Theater.   

MELANIE SUCHY

Liliana Barros in der Commedia Futura 

Bizarr, komisch, temperamentvoll und technisch ausgefeilt: Die Choreografien „Nervure“ und „Pante-

ra“ von Liliana Barros sind jetzt in der Commedia Futura in der hannoverschen Eisfabrik zu sehen.

(...) Angius wirkt stets wie zum Sprung bereit, doch unsichtbare Hürden machen ihr ausladende Bewe-

gungen unmöglich. Ihre Energie beschränkt sich auf schnelle, in sich verschachtelte Schrittfolgen.

Auch hier fasziniert die eigenwillige Ästhetik der Bewegungssprache. (...) 

 Von Kerstin Hergt, 14.12.2018,  Haz.de 
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Leider gab es von der Performance „Perineum“ im Dock 11 an diesem Wochenende nur drei Vorstel-

lungen – noch dazu an einem mit Tanz-Großereignissen wie den beiden Uraufführungen „rauschen“ 

von Sasha Waltz an der Volksbühne und „Quiet“ von Jefta van Dinther am HAU 2 ohnehin vollge-

packten Wochenende.

Der Besuch dieses kleinen, verspielten Abends lohnte sich dennoch: Lyllie Rouvière und Julian We-

ber entwickelten zusammen eine Choreographie über den Geschlechterkampf. Eine knappe Stunde 

lang verhandeln sie, welche Anziehungs- und Fliehkräfte in einer Paarbeziehung wirken. Flirten-

des Begehren, intime Nähe, aber auch Aggression, Wut und das Ringen miteinander. Die beiden 

Performer*innen kommen nicht zur Ruhe, zerren aneinander, reißen sich die Kleider vom Leib, krallen 

sich aneinander fest und schmiegen sich im nächsten Moment zärtlich aneinander. 

Die Beziehung der beiden Performer*innen wogt hin und her: mal gehen sie aufeinander los wie 

Achill und Penthesila, mal sind sie das sympathische Pärchen next door. Auch der Witz kommt nicht 

zu kurz: die verspielte Choreographie endet mit einer wunderbaren Parodie auf das Zeremoniell des 

Barocktanzes als Höhepunkt des Abends.

Eine erste Fassung von „Perineum“ entstand bereits vor anderthalb Jahren in den Uferstudios. Diesen 

Faden nahmen Rouvière und Weber relativ spontan in diesem Winter wieder auf. 

Perineum 08.-10.03.2019 im DOCK 11

https://daskulturblog.com/2019/03/14/perineum-dock11-kritik/

Posted on 14. März 2019 by Konrad Kögler
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MASH Dance Berlin 15.-17.03.2019 im DOCK 11

2019-02-22-Newsletter-Israelische Botschaft_Mash Dance
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Aviva2019-03-11 um 17.38.36
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Berliner_Abendblatt_2019-03-11 um 17.39.32
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tip_ 2019-03-11 um 18.27.39
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zitty2019-03-11 um 17.29.56
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zitty2019-03-11 um 17.30.09
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2019-03-21-14 tagesspiegel-ticket_mashdance
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Radiant Optimism 28.-31.03.2019 sowie 10.+11.08.2019 im DOCK 11

https://www.tanzschrift.at/buehne/kritisch-gesehen/1050-impulstanz-frank-willens-radiant-optimism

MPULSTANZ: FRANK WILLENS „RADIANT OPTIMISM“

Geschrieben von DITTA RUDLE

31.07.2019   

Der Tänzer, Performer und Stimmakrobat Frank Willens versucht sich erstmals als Choreograph. Ge-

meinsam mit vier Tänzer*innen möchte er gute Stimmung verbreiten. Diesen strahlende Optimismus 

(„Radiant Optimism“) verbreitet er auf Einladung von ImPulsTanz im Kasino am Schwarzenbergplatz. 

Ein unterhaltsamer Abend ist ihm mit seinem choreografischen Debut jedenfalls gelungen.

Der Beginn ist durch die unabsichtliche Mitwirkung des Publikums überaus komisch: Die Tänzer*innen 

wippen mit dem ganzen Körper zu monotonen Beats. Das Publikum wippt mit und fächelt synchron 

im Takt. Auf der Bühne wird genickt und geknickst und gegrinst. Der finnische Choreograph und Re-

gisseur Tomi Paasonen, von Willens als Tänzer engagiert, entpuppt sich als wahrer Grüß- und Grinsau-

gust. Bunt gekleidet und unermüdlich nickend kommen mir alle fünf vor wie die lustigen Wackelfigu-

ren, die lustige Menschen im Auto haben oder gar daheim auf dem Fensterbrett, doch solche kenne 

ich nicht.

Tomi Paasonen, Nadine Milzner: als Optimisten im Rotlicht. Alle Fotos © Karolina MiernikWillens und 

sein Team wollen Optimismus vermitteln und hüpfen deshalb schlicht als fröhliche Kasperl auf der 

Bühne umher. Das ist nicht unangenehm und jedenfalls entspannender als so manche mit Inhalt über-

frachtete, doch von jeglichem Können unbelastete Performance.

Emese Csornai spielt mit dem Licht, schaltet es auf Rot und fährt mit blauen Blitzen hinein; die Ne-

belmaschine wird eingesetzt, durch eine im Hintergrund geöffnete Tür malt das Sonnenlicht eine 

breite Bahn auf Bühne, vertreibt Rauch und Nebel. Text gibt es auch, vor allem Zitate aus dem Film 

„A Woman Under the Influence“ (John Cassavetes, 1974). Die Tänzer*innen haben die Fragmente 

aufgenommen und machen auf der Bühne die entsprechenden Mienen zu zurückgespielten Solos und 

Chören. Willens ist ein großartiger, mehrfach preisgekrönter Tänzer und zeigt uns gegen Ende der 

lustigen Stunde, dass er auch die Trommel bedienen kann.  Choreograf und Darsteller Frank Willens 

plädiert für eine positivere Weltsicht.Die Puppen tanzen dazu. Und, da bin ich mir sicher, haben viel 
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Spaß dabei. Die Optimismus-Injektion ergibt eine lustige Stunde, und, um nicht „noch mehr Scheiß 

in die Welt bringen“ (Frank Willens), denke ich über den Choreografen Frank Willens nicht nach und 

suche auch nicht nach einer packenden Performance.

Frank Willens hat im ImPulsTanz Festivalviel viel zu tun gehabt. Nicht nur die eigene Choreografie 

vorzubereiten und darin aufzutreten, auch ein Workshop hat er gehalten und mit Peter Stamer die 

Präsentation von „In the Penal Colony“ (basierend auf Franz Kafkas Erzählung „In der Strafkolonie“) 

im mumok vorzubereiten. Zwei Wochen haben sie dran gearbeitet, Frank Willens in der Strafkolonie 

musste vor allem eine Textflut bewältigen und sie auch in der Darstellung strukturieren. Die Präsen-

tation des Körpers ist für mich aufregender als der englische Text. Willens steht auf einer metallenen 

Brücke im mumok, ein an Drahtseilen auf- und abschwebender Lastenaufzug, balanciert an dessen 

Kante und steht im Finale hoch über dem Foyer des Museums auf dem weißen Kubus. Die Ketten 

rasseln, der Aufseher steht auf schwankendem Grund (Willens und der Maschinist Zoran Docmanovič, 

der für die vielen zur Todesstrafe Verurteilten im Straflager steht, sind natürlich angekettet, die roten 

Geschirre auf den nackten Oberkörpern, erscheinen die Gurten als Bluttattoo), putzt akribisch Blut 

und Dreck von den Wänden und vom Boden, wechselt den Tonfall, spricht unbeteiligt von oben herab 

(die Zuschauer sind auf die Stege in den verschiedenen Etagen aufgeteilt, die Brücke schwebt von 

oben nach unten, die Perspektive verändert sich) oder wendet sich vertraulich an seine Zuhörer*innen. 

Bei Kafka ist es ein einzelner Besucher, der sich am Ende mit Grausen abwendet und flieht, doch das 

Publikum des Duos „Stamer & Willens“ klatscht begeistert. Autor, Regisseur, Performer Peter Stamer. 

Noch ist diese Vorstellung als „Work in Progress“ bezeichnet, doch ist es durch die perfekte Raum-

einrichtung einstweilen nur für das mumok geeignet. Keine Überraschung, dass diese Performance 

schnell ausverkauft war,  Stamer & Wilens sind ein in Wien bekanntes und geliebtes Duo. Bereits 2016 

haben sie für ImPulsTanz immumok den Text „Über Wahrheit und Lüge im außermoralischen Sinne“ 

von Friedrich Nitzsche mit Erfolg in einer englischen Version („On Truth and Lie in an Extra-Moral Sen-

se“) theatralisiert. Beide Vorstellungen leben vor allem durch den Darsteller, der als Tänzer natürlich 

nicht nur mit der Stimme und der mimik arbeitet. Auch die auf Kafka basierende Performance spricht 

die Sinne ebenso an wie den Geist.
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https://www.tip-berlin.de/event-archiv/buehne-schauspiel/radiant-optimism-10057470/

Noam Chomsky betrachtete Optimismus als Strategie zur Schaffung einer besseren Zukunft. Daran 

knüpft Frank Willens mit seiner Choreografie an: Die utopische Bewegungsdramaturgie vermittelt, 

was passieren kann, wenn wir aus unserer Lethargie erwachen und Handlungsspielräume entdecken.

Informationen des Veranstalters

In Anbetracht des Niedergangs, der Zerstörung und des einigen Berichten zufolge, bevorstehenden 

Aussterben der Menschheit, betrachtet Radiant Optimism Positivität als Triebkraft für das Zurückfor-

dern eines Anscheins von Autonomie und Freude. Es untersucht eine poröse Form wo das Scheitern 

eine Möglichkeit ist, bei der die Tänzer gezwungen sind, in Echtzeit miteinander zu handeln, und sie 

spielen ernsthaft mit den vorgegebenen, sogar abgespielten theatralischen Konventionen. Es ist radi-

kal in seiner Einfachheit. Es zelebriert und befragt den Optimismus als vielleicht naive, aber hoffnungs-

volle Haltung. 
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Dad & Son #2 (Ribbon Dance) 18.-21.04.2019 im DOCK 11

https://tanzschreiber.de/en/a-tribute-to-techno/

A Tribute to Techno by Beatrix Joyce, 24. April 2019

“Dad & Son #2 (Ribbon Dance)”, by Frédéric Gies is a dance for two male bodies, performed at DOCK 

11 by Samuel Draper and Frédéric Gies, to techno producer Fiedel’s relentless beats.

Lines.

Each movement, a celebration. Each jolt of the hip, each hit of the elbow, each extended limb is follo-

wed by a satin streamer, spiralling in its wake. The ribbons soften the sharpness and make the hi-hats 

circular.

Lab.

The two dancers give themselves over to the sways and peaks of the music, sometimes bouncing, 

sometimes balancing. Their twists and turns are delicate and feminine, while their marching to the 

up-beat rhythm is marked by the pulse of the groin. A mix of man and machine, Trisha Brown’s self-

sustaining “Watermotor”, an experiment: if the body can create the dance, can the dance create the 

body?

Box.

White. Thomas Zamolo’s bright square shines from above. Every detail, every expression, every muscle 

is visible, ruthlessly revealed in razor-sharp detail by the light. Until about three-quarters of the way 

into the performance, when abruptly, without warning, the room turns bright blue. The neon orange 

strings hanging from Gies’s jockstrap shake from side to side, like venomous snakes sliding across the 

desert in the night-time.

Migrate.

They have placed their practice in an entirely different context. Every weekend, they practice their art: 

it has formed their muscles, shaped their smiles and is tattooed across their skin. Just as contemporary 

dance left the stage and entered the art gallery, so Gies has moved participatory dance out of the club 

and into the theatre.

Connect.
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It’s easy to imagine the two dancers surrounded by several, half-naked torsos, religiously surrendering 

to the music and to each other, sweat dripping, strobe lights flashing. Lucid, no need for cheap tricks 

or special effects. Another place – somewhere very real – is called into being. Perhaps it’s a spiritual 

awakening. Perhaps it’s a workout. Perhaps it’s a bit of both.

Teeth.

They are joyous beings: they throw smiles as they saunter by, or demonstrate their determination as 

they prance from the back to the front of the stage. They invite us in, they flirt with us, just as they 

flirt with each other. Gentle. They are lovers. They are friends. They are father and son. How can they 

be all of these things? If their relationship transgresses each of these categories, then how can they 

know which role to play?

Reach.

“I just wanted to be in the club.” said my friend, who was practically jumping off his seat at every cas-

cade in the score. Perhaps he felt seduced, enticed to join them in a collective experience, but left out 

that he couldn’t go all the way. “But you don’t have to be dancing to be with them.” I said, acknow-

ledging how they had welcomed us as they drifted between phases of inspiration and exhaustion. If 

the proscenium arch stage requires a different kind of engagement than the full immersion of under-

ground nightlife, how can installed bodies still be transported all the way?

Time.

It is about sharing the moment: a moment that is never predictable, never quite the same as the last, 

even when the exact same rhythm carries it. Time is obsolete in concrete containers crammed with 

soul-searchers, the sunlight leaking through the patched-out window panes. Time is an illusion for 

party troopers on unrelenting dance floors, caught between the thrills and pills of the techno-haze. 

Minutes become meshed with hours and hours become meshed with days, and years of practising 

freedom are gradually etched into the body’s play.



DOCK 11 PRESSESPIEGEL 2019

tip-ausgabe 9/2019



DOCK 11 PRESSESPIEGEL 2019

2019-04-20_tagesspiegel-tip



DOCK 11 PRESSESPIEGEL 2019

2019-04-24-18tagesspiegel-ticket



DOCK 11 PRESSESPIEGEL 2019

She Stone Sea 25.-28.04.2019 im DOCK 11

2019-04-25_tip-ausgabe9/2019

2019-04-28/05.1tagesspiegel-ticket
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Freakatoni Witchy Weekend 03.-05.05.2019 im DOCK 11

2019-05.8-2tagesspiegel-ticket
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triton tanzt. twisted trident. 09.-11.05. + 12.-14.08.2019 im DOCK 11

siegessäule März 2019, Seite 62
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https://www.tanzraumberlin.de/artikel/displacement-soziografisches-vermittlungsformat/

displacement - soziografisches Vermittlungsformat

Ruben Reniers, Nicola Kohlmann & Melanie Müller, 16.-18. Mai 2019, DOCK 11  

Nicole Kohlmann und Melanie Müller bieten ein soziografisches Vermittlungsformat zu Ruben Reniers´ 

Tanzstück “displacement” an, das sich mit mit den Themen Zugehörigkeit und Ausgrenzung ausei-

nandersetzt. displacement hatte im Jahr 2018 als Teil des Performing Arts Festival seine erfolgreiche 

Premiere im DOCK11 / Berlin. Angesichts der sozialen Relevanz der Thematik liegt es dem Choreo-

graphen Ruben Reniers, der Dramaturgin Nicole Kohlmann und der Tanzpädagogin Melanie Müller 

am Herzen, den Zuschauer*innen durch einige (freiwillige) Übungen einen intensiveren Zugang zum 

Stück sowie Einblicke auf Arbeitsmethoden zeitgenössischer Choreographen zu eröffnen.

Vor der Aufführung wird die Tanzpädagogin und Workshop-Leiterin Melanie Müller in einer partizi-

pativ gestalteten Einführung das Publikum zunächst auf physischer Ebene mit der Thematik des Stü-

ckes vertraut machen. Tasks sollen die Besucher dazu einladen, das Gefühl der Entgrenzung praktisch 

und in einem geschützten Umfeld zu erfahren. Anschließend an diesen interaktiven Part haben die 

Zuschauer*innen die Möglichkeit ihre Ideen, entstandene Fragen oder Meinungen in Stichworten 

schriftlich festzuhalten. Nach dieser ca. 10–20 Minuten dauernden Vorbereitung, die für Menschen 

jeden Alters geeignet sein wird, folgt die Aufführung des Tanzstückes displacement.

Im Anschluss an die Aufführung erfolgt der zweite Teil des Vermittlungsformats, welcher zunächst 

aus einem Gespräch mit dem Choreographen Ruben Reniers und der Dramaturgin Nicole Kohlmann 

bestehen wird. Hierbei werden vor allem die persönlichen Motivationen, welche die Beschäftigung mit 

diesem Thema stimulierten beschrieben, und es werden Einblicke in die Genese des Materials gege-

ben. Die Zuschauer werden dazu motiviert, Fragen zu stellen oder Gedanken zu äußern, wobei ein 

Rückgriff auf die schriftlichen Notizen den Einstieg hierzu erleichtern soll. In entspannter Atmosphäre 

soll dazu angeregt werden, sich über Gesehenes oder Gefühltes, Wahrgenommenes, Gemochtes oder 

als langweilig Erfahrenes auszutauschen. Punkte wie: Welche eigenen Gedanken habe ich im Stück 

wiedergefunden? Konnte ich Momente der Identifikation finden? könnten so zur Sprache kommen. 

displacement 16.-18.05.2019 im DOCK 11
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Durch die Stimulation des Sprechens über das Thema des Stückes soll auch das Sprechen über die 

wortlose und oft schwer beschreibbare Kunst des Tanzes angeregt werden, um so jedem Besucher das 

Bewusstsein über seine Kompetenz als Zuschauer bewusst zu machen.

Alles ist möglich – nichts ist „falsch“. So hoffen Ruben Reniers, Melanie Müller und Nicole Kuhrmann, 

dass die Reaktionen und das Feedback des Publikums im Gegenzug auch die Kompetenz des künstle-

rischen Teams erweitern können
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Two Room Apartment 24.-25.05.2019 im DOCK 11

http://www.seeingdance.com/two-room-apartment-03062019/

Two men in love.  A place to live. Two Room Apartment by Niv Sheinfeld and Oren Laor 

Published: June 03, 2019 In: Europe, Reviews  

May 25, 2019 - Veronica Posth

Two Room Apartment by Niv Sheinfeld and Oren Laor, based on a similarly-titled piece from 1987 by 

Liat Dror and Nir Ben Gal, opens with the couple using white tape to define the stage, the audience 

sat all around. They separate the space in two, inhabiting both parts, at first apart and individually, 

before crossing the dividing line.

It’s reminiscent of real life as the work begins by describing one life that then merges with the unk-

nown as it enters a relationship. The divided spaces are walked around, or better marched around, 

the couple dancing repetitive phrases at the four corners of the rectangles. They wear T-shirts, jeans, 

shoes and jumpers that they keep putting on and taking off. It’s daily routine; recurrent behaviour. 

When they come together in unison, one perceives a synergy, a clear association between the capti-

vating pair.

The two men appear strong, resolute and self-confident, recalling fully-trained soldiers of the Israe-

li military. But there is also austerity and vulnerability. Here, in their two-room apartment, there are 

human fragilities amid the masculine strength. They look at times susceptible, at times tough as they 

deal with their intolerances, their insecurities, and as they confront the issues of long-term commit-

ment. They get entangled in their pasts, presents and possible futures. There is a strong sense of be-

longing, of tenderness even. As they talk, tenderly smile at each other and go over some complicated 

steps that did not go as wanted the first time, it is like watching a private rehearsal.

Active and passive behaviour is reflected in their chasing and running away from each other. Accom-

panying dominant and subservient roles are vividly and beautifully performed. There is a constant 

struggle, something ‘real’ that makes the performance particularly enthralling. Questions start to 

occur. How do borders get set up in relationships? How do you find balance when there’s a constant 

inbalance? How to accept differences of being, and overcome disappointments and mistakes?
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In Two Room Apartment, Sheinfeld and Laor masterfully recreate the complexities of bonding within 

their particular ‘performed relationship’. They do so with great expression and vivid authenticity. 

As they generate a lasting animal magnetism towards each other, they do sometimes look exposed 

and defenceless; vulnerability goes hand-in-hand with tenacity. They hold fully the attention of the 

audience, who are like curious and utterly fascinated voyeurs as they watch their intimate entangle-

ments, their very human games.
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Love & Loneliness in the 21 Century 01.-02.06.2019 im DOCK 11

2019-05-28-Tagesspiegel-Juni Spielzeit



DOCK 11 PRESSESPIEGEL 2019

to be (un)seen / On Body and Belonging 05.-06.06.2019 im DOCK 11

2019-06_12-8 Ticket-
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https://www.broadwayworld.com/los-angeles/article/REDCAT-Presents-Diana-Szeinblums-ADENT-

RO-426-28-20180404

EDCAT Presents Diana Szeinblum‘s ADENTRO! 4/26-28

by BWW News Desk Apr. 4, 2018 

REDCAT, CalArts‘ downtown center for contemporary arts, presents Adentro!, a new dance by Argen-

tine choreographer Diana Szeinblum Thursday, April 26 to Saturday, April 28, 2018 at 8:30 pm.

The heightened machismo that punctuates and dramatizes Argentine dances like the Zamba becomes 

a psycho-sexual motif in Buenos Aires-based choreographer Diana Szeinblum‘s newest work Adentro!

Three virtuosic performers move to the pulse of an irresistible and rhythmically dynamic sound score 

by Axel Krygier and Simón Díaz, as they celebrate and deconstruct the drama and intensity of Argen-

tine movement and music forms with ferocity, nuance and humor. After a research process exploring 

kinetic folk material, such as tutorials, manuals, tapes and even work with a specialized master, Szein-

blum and her dancers were inspired to invent choreographic combinations that give life to new forms, 

while experimenting with the richest aspects and attitudes of influential music and dance traditions.

Szeinblum once worked at the Folkwang Tanz Schule with Pina Bausch, Susanna Linke and other 

exponents of German Tanztheater. After returning from Europe, Szeinblum created her own company 

to develop and investigate new choreographic languages. Her objective was the communion of the 

different experiences of the interpreters; their search and personal work. Each individual to participate 

in each creation.Szeinblum was last seen at REDCAT in 2008 with the presentation of her renowned 

work Alaska, which The New York Times called, „A delicious surprise... a work of impressive craft and 

imagination.“ Artist statement about Adentro!:

If I take as a given that dancing engages every notion of the body, I could then change the title „Ar-

gentine Dances“ to „Argentine Bodies“. It is sometimes said that traditional dances are the peoples‘ 

soul. Therefore it might be said that the body is the soul of the peoples. How is the body the peoples 

dance? Is studying physically the body‘s movement in traditional dance a way of getting closer to the 

peoples? What does the body do in folk dances? How is it possible to dismantle folk wisdom? How 

Adrento! 08.-09.06.2019 im DOCK 11
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can the known be unknown?

The research process involved the survey of kinetic folk material such as tutorials,

manuals, tapes and even a visit to a specialized dancer. Then we deconstructed that

material, we hollowed it out, disarranged it, disarticulated it and destabilized it.

Three performers/dancers set out on this physical trip to the established steps of

Argentinean dances. The scene is an in situ deconstruction aiming at making visible a

physical inner-self in order to move on to a specific body. This journey to known

materials, such as folklore, results in an unexplored body, choreographic

combinations detached from any popular dance and a new sense, different from the

traditional one. It gives rise to an unknown story and a new language.

Based on the idea of „folk wisdom“ we have developed a performers‘ relation scenic

device“. They are in an ongoing state of joint creation so the device becomes variable

and perceptive, allowing us to question the concept of „tradition“ and consider it a mutuable identity.
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Soundance Festival, 19.-29. Juni 2019 im DOCK 11

taz-plan 27.6.2019
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vorschau

vorschau vorschau

vorschau english version online

english version online

english version online

english version online

Mittlerweile ist Jeremy Wade so etwas 
wie ein Spezialist in Sachen sozia-
ler Fürsorge: Nach „Between Sirens“ 
(2018) nimmt er sich in seinem neuen 
Solo „The Clearing“ am HAU2 krank-
machender gesellschaftlicher Struk-
turen an. Das dürfte in gewohnt dun-
kelhumoriger und charismatischer 
Manier geschehen. In „Glory“ (2007), 
das an den Sophiensælen wieder-
aufgenommen wird, verkehren sich 
Selbstschutzstrategien ins Gegenteil: 
Zwei über ihre Münder miteinander 
verbundene Performer setzen sich in 
einem Körperformen verdrehenden 
Duett der Brutalität normativer Kör-
peransprüche aus. Was anfangs als 
Kuss noch zärtlich erscheint, kippt 

Städte haben ihre Rhythmen – das 
Fließen des Verkehrs, die Taktung 
der Bahnen, Menschen still und 
in Bewegung. Mit einem Text von 
Yoko Tawada setzen die Jazzpianis-
tin Aki Takase und die Tänzerchoreo-
grafin Yui Kawaguchi ihr langjähri-
ges Projekt Die Stadt im Klavier für 
das diesjährige Soundance Festival 
fort. Die dritte Ausgabe der zwei-
wöchigen Tanz-Musik-Veranstaltung 
lockt, neben weiteren Duo-Koopera-
tionen, mit einem Solo von Nach-
wuchschoreografin Lina Gómez ans 
Dock 11: In „Restraint“ gerät die Tän-
zerin Julek Kreutzer permanent außer 
sich. Ergänzt wird das Programm 
durch eine eintägige offene Platt-

ins Übergriffige, suggeriert Macht und 
Kontrollverlust. Die 2019er-Version 
des Stücks zeigt die Nahtstellen von 
Queer Theory und Disability Studies 
auf.  (cm)

Jeremy Wade
The Clearing
02. – 05. Mai 2019
HAU2
www.hebbel-am-ufer.de 

Glory
20. – 23. Juni 2019
Sophiensæle
www.sophiensaele.com 

form, bei der auch ein Gedicht des 
Rappers 2Pac spartenübergreifend 
in Bewegung gerät, sowie tägliche 
Austauschformate für Künstler*innen 
und Publikum. Für das Vermittlungs-
format TanzHörBuch‘1 etwa haben 
die Festivalkuratorin Jenny Haack und 
die Künstlerin Sonja Augart sehbeein-
trächtigte und blinde Menschen zu 
ihren auditiven Tanzwahrnehmungen 
interviewt.  (cm)

Soundance 2019
17. – 29. Juni 2019
Dock 11
www. soundance-festival.de 
 

Aufführungen von George Balan-
chine und William Forsythe gab es 
am Staatsballett Berlin bereits in 
der Ära Nacho Duato zu sehen. Dass 
besagte Oldcomer nun im Dreierge-
spann mit Choreograf Richard Siegal 
einen Abend füllen, haben sie Johan-
nes Öhman und Sasha Waltz zu ver-
danken. Siegal scheint wie gemacht 
für das klassisch-zeitgenössische Pro-
gramm des Intendanz-Duos: gilt der 
umtriebige Amerikaner doch laut 
tanz-Zeitschrift als „bipolar begabt“, 
da er klassisches Ballettensemble und 
kleine freie Szene kann. 2016 hat 
er sein Ballet of Difference gegrün-
det, eine stilistisch gemischte, multi-

national und -sexuell orientierte Kom-
panie, die soziale Normen auslotet. 
Die von Siegal nun eigens für das 
Staatsballett entwickelte Choreogra-
fie nennt sich „Oval“. Den Kreis der 
Ballett-Tradition haben auch schon 
Balanchine und Forsythe aus der 
Form gebracht. Wenn das nicht nach 
 Siegals Aufnahme in die Riege der 
Balletterneuerer schreit!  (cm)

Staatsballet Berlin
Balanchine | Forsythe | Siegal
04. Mai 2019 (Premiere), weitere 
Termine im Mai und Juni
www.staatsballett-berlin.de 

Wieviel politisches Potenzial steckt 
im menschlichen Körper? Die-
ser Frage verleiht die brasiliani-
sche Choreografin Lia Rodrigues in 
ihrem Stück „Furía“ einen unmit-
telbaren emotionalen Ausdruck. 
In Reaktion auf die faschismusver-
liebte Politik des brasilianischen Prä-
sidenten Jair Bolsonaro suchen ihre 
neun Performer*innen nach Formen 
gemeinsamer, widerständiger Macht-
ergreifung. Geradezu zahm wirkt 
dagegen Rodrigues’ Neuaufnahme 
ihrer 2002 erstmals uraufgeführten 
Oskar-Schlemmer-Hommage „Formas 
Breves“. Auch hier dreht sich alles 
um den Körper und seinen visionären 

Willen zur sozialen Umgestaltung – 
ganz im Sinne des Bauhaus-Schwer-
punkts der diesjährigen Potsdamer 
Tanztage. (cm)

Lia Rodrigues
Furía
07. – 08. Mai 2019
HAU2
www.hebbelamufer.de 

Formas Breves
15. – 16. Mai 2019
fabrik Potsdam
www.potsdamer-tanztage.de  
 

Verletzlichkeit verwandeln
Jeremy Wade am HAU2 und in den Sophiensælen

Pulsierender Dialog 
Zwei Wochen Tanz und Musik im Dock 11

Richard Siegal bei den Proben zu „Oval“.
Foto: Yan Revazov

Nastasja Štefanić, „Me, Viola & I“.
Foto: Neven Petrovic

Lia Rodrigues, „Formas Breves“.
Foto: Sammi Landweer 

Formverändernd 
„Balanchine | Forsythe | Siegal“ am Staatsballett Berlin

Politisches Potenzial
Lia Rodrigues im HAU2 und bei den Potsdamer Tanztagen

Weitere Vorschauen unter 

www.tanzraumberlin.de/magazin

Jeremy Wade, „TheClearing“.
Foto: Rosa Birkedal
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https://tanzschreiber.de/tanz-und-musik-im-dialog/
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https://www.kultur-schweiz.de/2821/soundance-festival-berlin-2019-dialogue-003-katja-vaghi-ch-
ristian-wolfarth
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Online Artikel:  

Tanzraum/Tanzschreiber, Juliane Wieland, 1. Juli 2019:

https://tanzschreiber.de/tanz-und-musik-im-dialog/

Tazplan, Tom Mustroph, 27.06.2019:

https://taz.de/Archiv-Suche/!5603577&s=Tom+Mustroph+Soundance&SuchRahmen=Print/

Online/ Ankündigungen:

DOCK 11 Webseite:

http://www.dock11-berlin.de/index.php/cat/1_0/id/p747_SOUNDANCE-Festival-2019.html

Field notes Online Magazin (Musik orientiert):

19.06.2019:

https://www.field-notes.berlin/de/programm/34339/soundance-2019

20.06.2019:

https://www.field-notes.berlin/de/programm/34348/soundance-2019

21.06.2019:

https://www.field-notes.berlin/de/programm/34352/soundance-2019

22.06.2019:

https://www.field-notes.berlin/de/programm/34498/soundance-festival-2019

23.06.2019:

https://www.field-notes.berlin/de/programm/34503/soundance-festival-2019

26.06.2019:

https://www.field-notes.berlin/de/programm/34527/soundance-festival-2019

27.06.2019:

https://www.field-notes.berlin/de/programm/34536/soundance-festival-2019

28.06.2019:

https://www.field-notes.berlin/de/programm/34544/soundance-festival-2019
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29.06.2019:

https://www.field-notes.berlin/de/programm/34553/soundance-festival-2019

Schweizer Kulturkalender Dialogue #003:

https://www.kultur-schweiz.de/2821/soundance-festival-berlin-2019-dialogue-003-katja-vaghi-ch-

ristian-wolfarth

TIP: Offene Plattform

https://www.tip-berlin.de/event-archiv/buehne-schauspiel/soundance-2019-offene-platt-

form-10055510/

Zitty: Offene Plattform:

https://www.zitty.de/event-archiv/buehne-schauspiel/soundance-2019-offene-plattform-10055510/

TIP: againagain

https://www.tip-berlin.de/event/buehne-schauspiel/soundance-2019-againagain-10055511/

Festivalwebseite:

http://berlinartsunited.com/soundance-festival-berlin-2019/

>>>>> weitere Termin/Festival - Ankündigungen online u.a.:

Ask Helmut, be berlin, facebook, Polnisches Kulturinstitut
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Us, Two und Molimo 06.07.2019 im DOCK 11

2019-07_10-4_ticket-Us/two/Mollimo

zitty_14_2019_S98
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ASTEROIDS - präsentiert von b 12 festival 11.-19.07.2019 im DOCK 11

zitty_15_2019_S105
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Invited Artists - präsentiert von b 12 festival 13-21.07.2019 im DOCK 11

zitty_15_2019_S95
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PLATAFORMA  25.-28.07.2019 im DOCK 11

taz 🐾🐾24 berlin kultur donnerstag, 18. juli 2019

F
eierabend: Oft möchte 
ich nicht nach Hause 
gehen. Ich habe Hun
ger, ich kann mich 

aber nicht entscheiden, was 
ich essen möchte. Kein Platz 
auf den Terrassen oder zu 
leer, das Lokal kommt mir zu 
spießig oder suspekt vor. Ich 
ziehe weiter und die Zeit ver
geht. Ich gebe mir die Schuld 
dafür, denn auch wenn ich es 
mir vornehme, besser pla
nen zu lernen, vertraue ich 
doch am Ende darauf, dass 
sich schon etwas spontan er
geben wird.

Nicht selten hänge ich 
dann alleine rum in Kreuz
berg oder Neukölln, esse ir
gendwas, trinke ein Feier
abendbier oder rauche eine 
Zigarette auf einer Parkbank. 
Manchmal aber treffe ich je
manden zufällig, eine von 
meinen Freund*innen mel
det sich zurück und schließt 
sich mir an oder ich werde 
von wildfremden Leuten an
gesprochen und unterhalte 
mich mit ihnen.

Eines Abends sitze ich 
schlecht gelaunt am Betha
niendamm, als eine Frau 
mit langen grauen Haaren 
mich fragt, ob ich einen Blick 
auf ihre menschengroße Ta
sche werfen kann. „Ich muss 
dringend“, sagt sie und ver
schwindet ins Gebüsch. Ihre 
Schritte erinnern mich an 
die einer Ballerina. Dann er
zählt sie mir, dass sie immer 
früher aufzustehen versucht, 
weil die Tage immer kürzer 
werden und sie nichts ver
passen möchte. Es würde ihr 
aber nicht so gut gelingen: 
sie könne nur spät einschla
fen – sagt sie, während sie 
Kupfermünzen zählt –, denn 
die Nacht sei auch voller Er
lebnisse. Ich sage ihr, dass ich 
sie verstehen kann.

Als Nächstes füllt sie ihre 
Wasserflasche am Trink
brunnen und fängt plötz
lich an, laut zu lachen. „Ich 
hatte eine Vision“, sagt sie zu 
mir. „Ich habe mir vorgestellt, 
dass es da drin einen kleinen 
Engel gibt, der in meine Fla
sche pinkelt, wie ein Manne
ken Pis“, sagt sie. Ob sie mit 
mir geredet hätte, wenn ich 
nicht alleine gewesen wäre, 
frage ich mich und lache 
gerne mit.  Luciana Ferrando

Interview Astrid Kaminski

taz: Frau Charry, die diesjäh-
rige Ausgabe des Festivals Pla-
taforma Berlin heißt „A Brave 
Post-Colonial World“. Das 
klingt nach Huxley, also fast 
sarkastisch.

Martha Hincapié Charry: 
Kann sein. Wir leben in einer 
Welt, in der Utopie und Dysto
pie sehr nah aneinander sind 
be ziehungsweise in der wir ei
gentlich mit beiden Beinen in 
der Dystopie stehen und es nicht 
leicht ist, zu verstehen, was un
ser Erbe ist und was wir davon 
mit in die Zukunft nehmen kön
nen. Oder auch ganz physisch 
gesprochen: Es geht um die 
Konfrontation der Künstler_in
nen aus Lateinamerika mit ei
ner brutalen, fast apokalypti
schen Realität.

Welche Art von Konfronta-
tion?

Zur Eröffnung zeigen wir zum 
Beispiel „El cuerpo vacío“ – der 
leere Körper – von dem in Me
xiko arbeitenden Netzwerk Cua
tro X Cuatro. Die Schwester der 
Performer wurde vor vier Jah
ren in Mexiko ermordet. Sie 
war Aktivistin und Produzentin 
des Festivals, das sie in Xalapa 
geschaffen haben. Dieser Ort 
liegt mitten in einer Gegend, die 
stark von der NarcoKultur, die 
ganze Landstriche in Lateiname
rika kaputt macht,  geprägt ist.

Wenn Sie von „Narco-Kul-
tur“ sprechen, dann meinen 
Sie in erster Linie Drogen und 
Gewalt und nicht die subkultu-
relle Ästhetik, die daraus ent-
standen ist? 

Ja, ich beziehe mich auf die 
NarcoWelt, in der die Gewalt 
keine Grenzen mehr kennt, in 
der menschliche Körper keine 
Bedeutung mehr haben, son
dern eine Sache sind, die aus 
dem Weg geräumt wird. Ich bin 
in Kolumbien aufgewachsen 
und habe die dortige Ausprä
gung davon erlebt. Die Gewalt 
ist Teil des Alltags geworden und 
damit Teil unserer Kultur. Klingt 
schlimm, aber es ist wahr.

Indigenes Wissen, der Verlust der Verbindung zur Natur und ein von Gewalt geprägter Alltag sind  
die Themen des Festivals Plataforma Berlin. Ein Gespräch mit der Kuratorin Martha Hincapié Charry

„Wir sind komplett verloren“

Die Perfor-
mance 
„Hybris“  
nähert sich 
teils aus einem 
indigenen 
Verständnis, 
teils aus 
Neue-Medien-
Perspektive 
dem Thema 
Klimawandel
Fotos: 
Plataforma

Polen und 
Lateinamerika
Die Verwandtschaft der Li
teraturen aus Zentraleuropa 
und Lateinamerika faszi
niert. Ein Streifzug durch 
Texte von Schriftstellerin
nen wie Roberto Bolaño, 
Jorge Luis Borges, Elena 
Garro, Witold Gombrowicz 
oder Olga Tokarczuk. Polni
sches Institut, Burgstraße 
27. 19 Uhr. Eintritt frei

verweis

verschiedenes
Vom Bauschaum bedroht! Wir 
Mauersegler sind das Sinnbild des 
Sommers. Wir bedanken uns, dass wir 
mit in Euren Häusern wohnen dürfen. 
Aber wir werden immer weniger. 
Sanierung und Verdichtung nehmen 
uns Brutplätze, Schutz und Nahrung. 
Wenn Ihr uns helfen wollt, könnt Ihr 
viel tun! Netzwerk Gebäudebrüter: 
carolineseige@t-online.de, Mini-
Dea@web.de (Andrea Schulz) 

lokalprärie

berliner szenen

Wie ein 
Manneken 
Pis

Welchen Einfluss hat Gewalt 
auf die künstlerische Arbeit? 

Ich erwähne als ein weite
res Beispiel aus Mexiko die Ar
beit von Lukas Avendaño. Er 
stammt von den Zapoteken ab, 
einer Bevölkerungsgruppe im 
Süden Mexikos. In deren Tra
dition gibt es Männer, „Mux
heidad“ genannt, die in der 
Gesellschaft weibliche Rollen 
übernehmen und auch unter
einander heiraten. Diese soziale 
Rolle reflektiert er in seiner Ar
beit. Gleichzeitig ist auch er auf 
brutale Art konfrontiert mit der 
Realität. Im letzten Jahr ist sein 
Bruder verschwunden, und Lu
kas hat eine Kampagne ins Le
ben gerufen, um ihn zu suchen 
und die Politik dazu zu bringen, 
ihm zu helfen. Es ist erbärmlich: 
Es scheint schon fast normal in 
Mexiko, dass Menschen, vor al
lem Frauen, verschwinden. Wie 
aber lebt man mit dieser Art von 
präsenter Abwesenheit? Diese 
Frage wird zu einem Subtext 
im Leben, aber auch im Körper.

Sie haben schon erwähnt, 
dass Sie in Kolumbien aufge-
wachsen sind. Kamen Sie auf-
grund einer künstlerischen 
oder politischen Entscheidung 
nach Deutschland?

Beides. Ich wollte Tänzerin 
werden, und es gab zu jener Zeit 
keine Studienmöglichkeiten da
für. Andererseits war die Zeit, als 
ich Kolumbien verlassen habe, 
die gewalttätigste unserer jün
geren Geschichte. Im Jahr 2000 

haben 6 Millionen Menschen 
das Land verlassen. Es passierte 
auf eine sehr stille Art. Die in
ternationale Presse hat es kaum 
thematisiert.

Heute hat Kolumbien, unter 
anderem infolge des vom Farc-
Abkommen hinterlassenen 
Machtvakuums, immer noch 
sehr viele Binnenflüchtlinge. 
Gleichzeitig sind aktuell mehr 
als 2 Millionen venezolanische 
Geflüchtete über die Grenzen 
gekommen. Soweit ich weiß, 
haben Sie gerade drei Monate 
in den betroffenen Regionen 
verbracht?

Ja, bis vor einem Monat war 
ich mit einem Stipendium der 
PinaBauschStiftung dort. Ich 
komme aus der Stadt Bucara
manga, die nahe an der Grenze 
zu Venezuela liegt. Die Situation 
dort ist sehr kritisch, obwohl die 
kolumbianische Regierung rela
tiv angemessen reagierte. So ist 
die kostenlose gesundheitliche 
Versorgung der Geflüchteten 
gewährleistet, Frauen mit Kin
dern wird prioritär geholfen, 
und Zehntausende Kinder wur
den bereits ins Schulsystem in
tegriert. Aber ähnlich wie 2015 
in Europa konnte noch keine 
ausreichende Infrastruktur ge
schaffen werden. Ungezählte 
Menschen schlafen im Freien 
und sind weiterhin auf Hilfe an
gewiesen. Sie können nicht zu
rück, es gibt in Venezuela keine 
Nahrungsmittel, und sie haben 
keinen Besitz. Manche haben 

Plataforma Berlin

Das Festival: Das dreiwöchige iberoamerikanische Festival 
Plataforma Berlin reflektiert mit Tanz, Diskussionen, Dokumentar
filmen und Videoinstallationen Entkolonialisierungsprozesse und 
Überlebensformen, die Künstler*innen bei ihrer Auswanderung 
nach Berlin oder als Teil lokaler Utopien entwickeln konnten.
Das Programm: Es beginnt am 18. Juli im Radialsystem (bis 
21. Juli), 18 Uhr, mit einer Diskussion „Please do disturb: climate 
chaos, dance & activism“ und der Performance „El cuerpo vacio“ 
aus Mexiko. Vom 25. bis 28. Juli sind im Dock 11 Performer aus 
Spanien, Brasilien und der Dominikanischen Republik zu sehen, am 
1. und 2. August im Studio Verlin Works in Progress. Mehr unter 
www.plataformaberlin.de

Berge von Geld dabei, das nichts 
wert ist. Nun gestalten sie kunst
handwerkliche Produkte aus 
den Scheinen. Zum Beispiel nä
hen sie Taschen daraus. Sie ver
arbeiten sie mit sehr anspre
chenden Stickereien, sie sehen 
absurderweise richtig toll aus.

Es gab in den vergangenen 
Jahren in der Performance-
szene ein großes Interesse an 
traditionellen südamerikani-
schen Praktiken und indige-
ner Spiritualität. Drei Begriffe 
scheinen dominant: die Figur 
des Jaguar, Ayahuasca-Rituale 
sowie das „Anthropophage Ma-
nifest“ des brasilianischen Mo-
dernisten Oswald de Andrade.

Nicht alles, was hier an
kommt, steht wirklich im Ver
hältnis zu der Art, wie es in der 
dortigen Gesellschaft prakti
ziert wird, und dazu, welchen 
Stellenwert es hat. Es gibt sehr 
viele indigene Kulturen, ich 
selbst stamme zum Beispiel 
von den nicht mehr  existenten 
Quimbaya, einer Goldschmiede
kultur, ab. Aber es ist sehr kom
plex, zu verstehen, welche Bezie
hungen wir zu unseren Vorfah
ren haben und welche Techniken 
wir in Bezug auf diese Frage nut
zen. Darüber hinaus stecken wir 
im selben Dilemma wie die west
lichokzidentale Welt: Wir müs
sen die Natur retten, haben aber 
keinerlei Verbindung mehr zu 
ihr. Wir sind komplett verloren. 
Die Leute suchen also nach ei
nem Ausweg, und es entwickeln 
sich Trends. Was auch wieder ab
surd ist, wenn jemand für sein 
seelisches Gleichgewicht einmal 
im Monat zu einer Ayahuasca 
Zeremonie in den Amazonas 
fliegt. Okay, ich übertreibe, aber 
dieser Konsum von Spiritualität 
führt letztlich wieder nur dazu, 
dass der Ort, der 20 Prozent un
seres Sauerstoffs herstellt, wei
ter verwüstet wird.

Im Festival gibt es auch Po-
sitionen, die das Verhältnis zur 
Natur thematisieren. Welche 
Herangehensweisen gibt es?

Die Performances „Hybris“ 
nähert sich teils aus einem in

digenen Verständnis, teils aus 
NeueMedienPerspektive dem 
Thema Klimawandel. Und zur 
Eröffnung wird es ein Podium 
geben, auf dem unter anderen 
auch Sônia Guajajara vertreten 
sein wird. Die Umweltaktivistin 
war 2018 die erste indigene Kan
didatin im Wahlkampf um die 
Vizepräsidentschaft in Brasi
lien. Ich selbst war im April zum 
Unterrichten in Brasilia. Zu je
ner Zeit gab es zufällig die bisher 
größte Demonstration von First
NationGruppen, einschließlich 
der Besetzung des Parlaments. 
Ich war sehr beeindruckt da
von, zu sehen, wie sie das holis
tische Weltbild ihrer Kulturen 
umsetzen: Tanz wird nicht von 
Politik geschieden, Singen nicht 
von Ökonomie, Natur nicht vom 
Menschen. Diese Erfahrung ist 
ein Teil dessen, was ich mit dem 
Festival versuche: Qualitäten zu 
verstehen und zu etwas zurück
zufinden – ob auf Ebene der Po
litik, der Wirtschaft oder der 
Kunst –, von dem wir nicht wis
sen, was es war.

Sie begann in Kolumbien 
und Argentinien, Tanz zu 
studieren, und setzte ihre 
Ausbildung an der Folkwang
schule in Essen fort. Sie war 
Tänzerin bei Pina Bausch in 
Wuppertal, in Bochum und 
Aachen und entwickelte als 
Choreografin eigene Stücke. 
Heute lebt sie in Berlin, wo sie 
2011 das Festival Plataforma/
SurReal gründete.

Martha Hincapié Charry
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taz: Frau Charry, die diesjährige Ausgabe des Festivals Plataforma
Berlin heißt „A Brave Post-Colonial World“. Das klingt nach Huxley,
also fast sarkastisch.

Martha Hincapié Charry: Kann sein. Wir leben in einer Welt, in der Utopie
und Dystopie sehr nah aneinander sind beziehungsweise in der wir eigentlich
mit beiden Beinen in der Dystopie stehen und es nicht leicht ist, zu verstehen,
was unser Erbe ist und was wir davon mit in die Zukunft nehmen können.
Oder auch ganz physisch gesprochen: Es geht um die Konfrontation der
Künstler_innen aus Lateinamerika mit einer brutalen, fast apokalyptischen
Realität.

Welche Art von Konfrontation?

Zur Eröffnung zeigen wir zum Beispiel „El cuerpo vacío“ – der leere Körper –
von dem in Mexiko arbeitenden Netzwerk Cuatro X Cuatro. Die Schwester der

Gründerin über Festival Plataforma

„Wir sind komplett verloren“
Die Konfrontation mit einer fast apokalyptischen Realität,

darum geht es in dem Festival Plataforma Berlin. Martha

Hincapié Charry hat es entwickelt.

Foto: Festival Plataforma
Die Performance „Hybris“ nähert sich teils aus einem indigenen Verständnis dem Klimawandel

Gründerin über Festival Plataforma: „Wir sind komplett verlo... https://taz.de/Gruenderin-ueber-Festival-Plataforma/!5607218/
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Black Hole 15.+17.08.2019 im DOCK 11

Tip_17_2019_S104
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No Borders Festival 22.+25.08.2019 im DOCK 11

2019-08_28-22_ticket

zitty_17_2019_S107
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POOL SHINE + POOL 19 - INTERNATIONALES TanzFilmFestival  
BERLIN, 03. bis 08.09.2019 im DOCK 11

Tip Berlin 18/2019 Seite 88
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https://www.zitty.de/event-archiv/filme/pool-19-shine-book-of-days-10057747/
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https://www.zitty.de/event-archiv/filme/pool-19-shine-kurzfilme-16mm-earrings-ellis-island-10057749/
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https://www.zitty.de/event-archiv/filme/pool-19-shine-kurzfilme-16mm-earrings-ellis-island-10057749/ https://www.zitty.de/event-archiv/filme/pool-19-shine-quarry-10057758/
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https://www.zitty.de/event-archiv/filme/pool-19-zeitgenoessische-tanzfilme-aus-dem-wettbewerb-10057755/
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https://www.zitty.de/event-archiv/filme/pool-19-pearls-artist-prize-10057757/
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https://www.jungefilmszene.de/filmezeigen/?id=1354
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http://berliner-filmfestivals.de/2019/09/tanzfilmfestival-pool-in-berlin-im-dock-11
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https://baf-berlin.de/blog/archives/5138-Vom-Tanz-im-August-zum-INTERNATIONALEN-TanzFilmFestival-BERLIN-
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My David | SODOM | Lost Feathers 26.-29.09.2019 im DOCK 11

taz 🐾🐾24 berlin kultur donnerstag, 26. september 2019

D
er Ex-Zweitbeste 
wohnte schon eine 
Weile nicht mehr 
in Berlin, sondern 

weit weg auf dem Land in ei-
nem großen Haus mit seiner 
Freundin, die bald in Rente 
geht und gerne Candycrush 
spielt. Jedes Jahr kommt er 
vorbei, um die alten Freunde 
zu besuchen. Fast zehn Jahre 
lang hatten wir samstags im-
mer Tischtennis gespielt, am 
Maybachufer erst, direkt ne-
ben Hardwax, dann an der 
Warschauer Straße und spä-
ter noch manchmal auf der 
Studenteninsel, aber da war 
der Ex-Beste, also M., schon 
nicht mehr dabei gewesen.

An diesem Samstag hat-
ten wir uns bei M. getroffen. 
Als ich in sein Zimmer trat, 
hatte ich missbilligend ge-
guckt, weil E. drei Flaschen 
Bier mitgebracht hatte, mich 
später aber auch geärgert, 
dass ich abgelehnt hatte, das 
dritte, mir zugedachte Bier 
zu trinken. So hatten es sich 
die beiden geteilt und M., der 
nicht trinken soll, hatte noch 
ein halbes mehr bekommen.

Zusammen kiffen, wie frü-
her, war aber schön; im Hin-
tergrund lief die Bundesliga-
sendung im Radio und ich 
hoffe, dass ihm das Rauchen 
guttut. Da ihm das Drehen 
schwerfällt, ist sozusagen au-
tomatisch eine Rauchbremse 
eingebaut. So angeraucht 
riecht die Wohnung jeden-
falls gleich viel gemütlicher.

Als die Bundesliga alle war, 
kam K. vorbei und M. ließ 
sich überreden, mit rauszu-
kommen. Back to früher! 
Und wir durften nun auch 
ein paar Tüten alte Flaschen 
zum Entsorgen mit hinaus-
nehmen, was er uns vor Kur-
zem noch untersagt hatte. 
Er hatte mehr als zehn Jahre 
nicht mehr gespielt und ich 
hatte befürchtet, er würde 
keinen Ball zurückspielen 
können, aber es ging überra-
schend gut und machte viel 
Spaß in der blauen Stunde. Es 
hatte natürlich keinen Sinn, 
um Punkte zu spielen, wenn 
ich aber auch im Rollstuhl ge-
sessen hätte, hätte er mich 
eventuell geschlagen. Was 
aber auch kein Weltwunder 
gewesen wäre.   

 Detlef Kuhlbrodt

Von Ariane Lemme  

Um  Liebe und was sie anrich-
tet, welche Grenzen sie überwin-
den muss, geht es in den Stücken 
des Choreografen Tomer Zirkile-
vich. Nicht immer ist dabei die 
Paarbeziehung gemeint, in „Like 
Father, Likes Son“ (2016) sind es 
die Bande zum Vater, die durch-
trennt werden müssen. Zum rei-
nen Tanz kommt bei ihm oft 
auch das gesprochene Wort. 
Am Dock 11 hat heute sein neues 
Stück Premiere.

taz: Herr Zirkilevich, Perfek-
tion: ist die gut oder schlecht?

Tomer Zirkilevich: Perfekt 
ist, was dich bewegt. In der Kunst 
strebt man immer nach Perfek-
tion, aber für den einen kann 
das tanzende Paar, das sich da 
– irgendwie erotisch, irgendwie 
sadomaso, irgendwie gay – be-
wegt, berührend und perfekt 
sein, ein anderer fühlt sich abge-
stoßen. Im meinem Stück wird 
dieses Paar dann auch noch un-
terlegt von Videos perfekt bru-
taler, perfekt choreografierter 
Straßenkämpfe, einer Art Gang-
Fights. Jeder kann dann selbst 
urteilen, was für ihn oder sie 
perfekt ist.

Haben Sie als Künstler je 
das Gefühl, Perfektion zu er-
reichen?

Ich denke, mit diesen beiden 
Stücken, „My David“ und „So-
dom“, bin ich so nah dran wie 
noch nie, würde ich sagen. Sie 
sind ehrlich, hart. Aber dabei 
sehr unterschiedlich. Der erste 
Teil, „My David“, ist noch leicht-
herzig, er handelt vom Sich-
Verlieben, davon, eine Bezie-
hung einzugehen. Das zweite, 
„Sodom“, ist die dunkle Seite – 
die Beziehung nach einigen Jah-
ren. Ich zeige beide Seiten, man 
bekommt immer beide. In zwei 
Monaten werde ich das Stück 
vermutlich auch anders, weni-
ger perfekt sehen.

„My David“ und „Sodom“ 
sind die ersten beiden Teile Ih-
rer Perfection-Trilogie?

Ja, ich hab es zuerst als ein 
einziges Stück gedacht, es sollte 
um Perfektion in der Kunst ge-
hen und um die Beziehung zwi-
schen dem Künstler und seiner 
Muse. Die Idee kam mir, als ich 
in Florenz Michelangelos David 
sah. So schön, so perfekt! Miche-
langelo muss sich bei der Arbeit 
in ihn verliebt haben. Auch ich 

verliebe mich – vielleicht nicht 
direkt romantisch – in meine 
Tänzer. Daraus entspringen 
meine Kreationen und darüber 
wollte ich ein Stück machen. Bei 
der Arbeit ging mir dann aber 
auf, dass es noch zwei weitere 
Ebenen gibt. Der Künstler hat 
Beziehungen mit seiner Muse, 
klar. Aber auch mit dem Publi-
kum und mit dem Werk selbst. 
Darum geht’s in den anderen 
beiden Teilen.

Verlieben Sie sich auch in Ihr 
Publikum?

Nun ja, ohne Publikum exis-
tiert keine Kunst, auch der 
Künstler nicht, denke ich. Und 
wie jede Beziehung ist auch 
diese vom Willen getrieben, ge-
liebt zu werden. Ganz gleich, ob 
man es aufwühlen, provozieren 
oder beschimpfen will: man will 
gesehen werden. Damit das pas-
sieren kann, muss man es an 
sich heranlassen, sich ausset-
zen. Nackt machen, ob metapho-
risch oder physisch. Deshalb hat 
diese Beziehung auch etwas von 
Sodom – wie ja auch der zweite 
Teil meiner Trilogie, der sich 
eben mit der Verbindung zum 
Publikum beschäftigt, heißt.

Was verbinden Sie mit So-
dom?

Die Frage: Was verurteilen 
wir? Heute sind wir natürlich 
alle Sünder! Zumindest dort, 
wo ich herkomme, zumindest, 
wenn es um Gender, Queerness 
und Sexualität geht. In meiner 
Religion gibt es da immer noch 
viele Tabus und ich falle da si-
cher unter die Kategorie eines 
Sünders.

Kann „Sodom“ nicht auch 
Freiheit bedeuten? Das Nicht-
beachten von Grenzen? Erst da-
raus entsteht doch Intimität.

Genau. Das Lustige ist, dass 
„David“ zwar der leichte der 
beiden Teile ist – aber eben der, 
in dem die Grenzen existieren. 
Das Gute braucht Regeln. Und 
solange wir Regeln befolgen, 
sind wir gute Menschen, erhal-
ten die Harmonie. Sodom hin-
gegen beginnt mit der unver-
fälschten Wahrheit. Es steht na-
türlich auch für die Lust. Das 
Ausleben der Träume. Auch de-
rer, für die man sich schämt.

So erfährt man, ob man tat-
sächlich geliebt wird.

Ja, beide Stücke sind Allego-
rien auf Beziehungen. Auch da 
strebt man ja nach Perfektion. 
Am Anfang ist das noch leicht, 

aber wenn es ehrlicher wird, 
Grenzen fallen, wird es immer 
schwerer. Dann muss man dafür 
kämpfen. Auch wenn es kompli-
ziert ist. Das gilt ja auch nicht 
nur für romantische Beziehun-
gen: jedes Gespräch profitiert 
vom Sodom!

David und Sodom sind bei-
des Motive, Geschichte aus dem 
alten Testament.

Naja, ich komme aus Israel, 
Religion ist da irgendwie immer 
ein großes Thema, es umgibt ei-
nen und es inspiriert mich auch 
stark – eben weil ich es infrage 
stelle. Ich versuche immer, ei-
nen Grund dafür zu finden, wa-
rum es sie braucht. Wie wir heut-
zutage noch so urteilen können. 
Auch das Publikum repräsen-
tiert diese urteilende Instanz, 
den Gott – dem wir aber den-
noch gefallen, vor der wir uns 
verbeugen wollen.

Solange man mit Gott noch 
kämpft und streitet hat man 
noch eine Beziehung auch zu 
ihm, oder?

Sicher, ich komme aus die-
ser Tradition und sie ist auch 
immer noch ein Teil von mir. 
Mit allen Schwierigkeiten: Dass 
Schwule noch immer für ihre 
Rechte kämpfen müssen, hat ja 
auch mit dieser Tradition zu tun, 
die Gründe dafür liegen hierin. 
Deshalb suche ich vielleicht 
auch Wege, das zu ändern. An-
dersherum hat es ja auch funk-
tioniert: Vom Heiligen zu „in 
god we kill“. Warum sollten sich 
Dinge nicht auch zum besseren 
umdeuten lassen?

Mit welchem biblischen Mo-
tiv beschäftigt sich der dritte 
Teil der Trilogie?

Da geht es ja um die Bezie-
hung zur Schöpfung, zum Werk. 
Der dritte Teil wird „The Ark“ 
heißen. Es ist ja immer die Frage: 
was bewahrt man, was lässt man 
weg? Was ist man bereit zurück-
zulassen auf dem Weg zur Per-
fektion?

Kill your darlings?
In jeder Beziehung muss man 

sich die Frage stellen, gesell-
schaftlich heute ja mehr denn 
je: Was ist gut, was ist schlecht? 
Welche Werte brauchen wir, wel-
che müssen wir über Bord wer-
fen auf dem Weg zu einer bes-
seren Welt? Und überhaupt: Ha-
ben wir die Flut schon hinter 
uns und bauen gerade an einer 
neuen Welt – oder kommt die 
Flut erst noch?

Der Glaube, die Liebe und was das eine mit dem anderen zu tun hat, das beschäftigt den Choreografen Tomer 
Zirkilevich. Ein Gespräch über Beziehungen zu den Tänzern, zu Gott, zum Publikum und zu Israel

„Wir sind natürlich alle Sünder“ 

Szene aus „My 
David“ und 
„Sodom“ von 
Tomer Zirkile-
vich   Foto: 
Edegar Starke

Malkmus@Burg 
Schnabel
Nicht nur gefühlt ist es eine 
halbe Ewigkeit her, dass ich 
Pavement das letzte Mal live 
gesehen habe, in Hoboken  
im „Maxwell’s“. Ende August 
1991. Das Konzert war toll, 
das lag zum einen am 
verrückten Gary Young, der 
neben Steve West das zweite 
Schlagzeug bedient hat, 
aber zwischen den Stücken 
aufgestanden war und die 
Band am Spielen hinderte. 
Und zum anderen sang 
Stephen Malkmus bei den 
beiden zusammenhängen-
den Songs „Angel Carver 
Blues“ und „Mellow Jazz 
Docent“ mit seiner Recyc-
ling-Stimme so eisengrau 
metallisch schimmernd, 
dass ich es nie vergessen 
werde. Heute Abend spielt 
er solo in der Burg Schna-
bel, am Schleusenufer 3, ab 
20.00 Uhr.

verweis

aufruf
Vom Bauschaum bedroht Moderni-
sierungen lassen unsere langjährigen 
Nistplätze tagtäglich verschwinden, 
ohne Ersatz zu schaffen. Sanierungen 
zerstören unsere Gelege und Bruten. 
An glatten Neubauten finden wir keinen 
Unterschlupf mehr. Wie könnt Ihr 
helfen? carolineseige@t-online.de, 
MiniDea@web.de (Andrea Schulz) 

bekanntmachung
KFZ Pfandversteigerung am 
04.10.2019 in Berlin 08:30 Uhr Pfando‘s 
cash & drive GmbH - Hohenzollern-
damm 184 - 10713 Berlin 

transporte
zapf umzüge, ☎ 030 61 0 61, www.
zapf.de, Umzugsberatung, Einlage-
rungen, Umzugsmaterial, Beiladungen, 
Materiallieferungen, Akten- und Inven-
tarlagerung

stellenangebote
Christian Specht sucht dringend eine 
erfahrene, vertrauenswürdige Einzelfall-
helferin / Betreuerin für 12Std./Woche. 
Aussagekräftige Bewerbungen mit Bild 
und Telefonnummer bitte an christian.
specht@lebenshilfe-berlin.de 

lokalprärie

berliner szenen

Angeraucht 
riecht viel 
gemütlicher

Bei „Infidelity“, Ihrem letz-
ten Stück ging es auch um Ihr 
Gefühl, Ihr Land zu verraten, 
indem Sie nach Berlin gezogen 
sind. Konnten Sie dieses Gefühl 
über Bord werfen?

Meine Beziehung zu Israel 
ist konfliktvoll. Meine Familie, 
meine Freunde sind dort, es ist 
einfach Teil meiner Identität. Ich 
schätze Israels Geschichte, aber 
die Zukunft macht mir Sorgen. 
Wie in Beziehungen würde ich 
auch geografische Grenzen lie-
ber überwinden. Auch wenn das 
wohl naiv klingt. Aber man darf 
ja nach der Perfektion streben. 
Und am Ende eint uns doch alle, 
dass wir geliebt werden wollen.
 
26.–29. 9., Dock 11, 19 Uhr

Tomer Zirkilevich 
ist 1985 in Tel Aviv geboren. 
Zum Tanz kam er erst mit 18 
Jahren, er studierte am 
Kibbutzim College Tel Aviv. 
Seitdem arbeitet er als Tänzer, 
Lehrer, Choreograf. Er lebt seit 
Jahren in Berlin. Hier entstan-
den seine Stücke „Like Father, 
Likes Son“ und „Infidelity“. Am 
Dock 11, wo er hauptsächlich 
arbeitet, hat heute  „My David/ 
Sodom“ Premiere.
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www.volksbuehne.berlin

von Kay Voges & Ensemble
ab 02.10.19

VOLKSBÜHNE

Don’t be evil.
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THERE IS A TENDER THING 10.-13.10.2019 im DOCK 11

Tip_21_2019_S116

zitty_21_2019_95
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WhARTever should happen - Eine Welt Auf dem Kopf  17.-20.10.2019 im 
DOCK 11

https://www1.wdr.de/mediathek/av/audio-whartever-should-happen--eine-welt-steht-auf-dem-

kopf-100.html
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BAU#1  25.-27.10.2019 im DOCK 11

2019-10-24_taz
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https://tanzschreiber.de/tag/barbara-berti/#

Bau Bau Über-Bau von Alexandra Hennig, 10. Februar 2018

Barbara Berti konstruiert im Ballhaus Ost mit ziemlich viel Minimalismus und hohem konzeptuellen 

Anspruch ein Gedankengerüst, das auf wackligen Füßen steht.

Die Intimität zwischen Zuschauenden und Performenden ist wahrscheinlich ein Grundbaustein im zeit-

genössischen Tanz. Menschen, die sich auf einer Bühne bewegen, treten – gerade wenn das Bewe-

gungsmaterial keine klassischen Formensprachen bedient, gewöhnlich in einem semantischen Raum 

ein, der immer mit einem Rest nicht zu entzifferbaren Potenzial gefüllt ist. Barbara Berti formuliert mit 

ihrer choreografischen Reihe „BAU – A choreography of thinking“ das Interesse, sog. „instinktiven“ 

Momenten menschlichen Denkens nachzuspüren. Die „bewusste“ Wahrnehmungsebene der Wirk-

lichkeit soll gemeinsam zwischen Zuschauenden und Performerin überprüft, neuangeordnet, choreo-

grafiert werden.

Soviel zum konzeptuellen Über-BAU. Wirklich eingelöst wird dieses nach Experiment darbende Kon-

zept im Laufe der ersten Performance „#213 BAU 1 – An interactive piece“ jedoch nur bedingt. Oder 

vielleicht insofern als dass jede performative Handlung und jede Begegnung zwischen Körpern immer 

auch von Momenten der Imagination, des (Un-)Bewusstseins/Unbewusstseins durchzogen ist. Was 

also macht die BAU- Reihe zu einem besonderen Umgang mit dieser Ausgangslage?

Eine Spur liegt sicher in der Erscheinung von Barbara Berti als Performerin. Sie tritt auch hier mit 

gewohnt minimalistischen Mitteln, in einem intimen Setting auf: ein leerer Bühnenraum, von einem 

schwarzen Vorhang begrenzt, der nach sich hinten zu einem Spalt hin öffnet und dem Raum dort 

eine Tiefe verleiht, Barbara Berti selbst – in ockerfarbener Kleidung, fast unscheinbar, auf jeden Fall in 

gewohnt betonter Gelassenheit. Ruhigen Schrittes durchmisst sie Bühne. Ihr Blick Richtung Publikum 

ist ein abwesend-suchender. Halb geöffneter Mund und in die Ferne (oder in ein Inneres?) schwei-

fende Augen verraten, dass es um abwesende Prozesse der Wahrnehmung gehen soll. Die Resonanz 

zwischen ihr und dem Publikum lenkt scheinbar Richtung und Intensität ihrer Bewegungen. Oder ver-

anlasst mich nur das Programmheft zu dieser These? Alles an diesem Tempo, an diesen Bewegungen 



DOCK 11 PRESSESPIEGEL 2019

und Schrittfolgen so ausgeglichen, so von Unaufgeregtheit durchzogen, wie man es auch von zeitge-

nössischen, von BMC und somatischen Praktiken informierten Performances nur allzu gut gewohnt 

sind.

Okay, mal angenommen, sie ist dabei, etwas nachzuspüren… Innehalten, Einatmen, Ausatmen. 

Können wir den Moment ausmachen, der sie zum Bellen veranlasst hat? Denn das ist die beste Szene 

des ganzen Abends: Barbara Berti steht in einiger Nähe zum Publikum, starren Blickes, scheint in eine 

andere Dimension zu versinken, ihre Lippen beginnen, sich langsam nach oben zu schieben, die Zähne 

kommen zum Vorschein… eine leichte Beugung des Oberkörpers setzt ein, das Zwerchfell zieht sich 

zusammen, Schultern zucken, Arme hängen schlaff herab: …“Wwwwwuff. Wwwwwwuuuuufff.“ 

Dieser Moment, in dem überraschend ein Bellen und Knurren aus der Performerin herauszubrechen 

droht, ist einer, der wirklich so etwas wie einen imaginativen Raum aufmacht. 

Wenn sie daran anschließend beginnt, ihre weitere Impro/Choreografie mit Sätzen und Versatzstücken 

zu unterlegen, die sich direkt und indirekt an die Wahrnehmung der Zuschauer*innen richtet und 

diese zu lenken versucht: „what do you see?…Let it go…Don’t think too much“, führt das allerdings 

weniger zum intendierten „meditativen“ Zustand, sondern eher dazu, diese Lesart allzu stark zu for-

cieren. Soll die Wahrnehmung dadurch verkompliziert werden, so gerät der konzeptuelle Über-BAU 

genau an der Stelle ins Wanken, an dem er allzu didaktisch eingefordert wird.
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Forcefields 01.-03.11.2019 im DOCK 11

2019-11-6_10_31 Ticket
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GÖTTLICHKEIT TRIFFT PUNK 04.11.2019 im DOCK 11

16 tanzraumberlin november/dezember 2019

Text: Johanna Lemke
Tänzerin, Performerin, Choreografin

Ich bin Tänzerin, Performerin, Choreografin. Ich 
habe immer von meinem Beruf gelebt. Meine Mut-
ter flüchtete vor dem Mauerfall mit mir nach 
West-Berlin, wo sie sich als junge alleinerziehende 
Mutter alles selbst hart erkämpft hat. So lernte ich 
früh, dass Selbständigkeit Freiheit bedeutet.

Grundsätzlich blicke ich auf eine mich zufrieden 
stellende, aufregende Karriere zurück, mit wunder-
vollen Begegnungen in der Tanz- und Theaterwelt 
international.

Ich schreibe aus dem tiefen Wunsch heraus, ein 
Thema an den Tag zu bringen, zu dem jede Frau aus 
ihrem Leben berichten kann: Diskriminierung. Ein 
Thema, das mich alltäglich begleitet, vor allem, seit 
ich Kinder habe. Ein Thema, das für viele erschre-
ckend selbstverständlich ist. Auch aus Anlass mei-
ner dritten Schwangerschaft schreibe ich, weil ich 
mich, obwohl ich eine mitten in ihrer Karriere ste-
hende Künstlerin bin, diskriminiert und gestresst 
gefühlt habe. Ich schreibe an alle, weil wir alle 
geboren wurden und alle einmal Kinder waren.

Gehabt Euch wohl 
und macht es besser

künstlerinnenstimme

Gedanken über das Mutter-und-Künstlerin-Sein, Verbesserungsvorschläge und eine Einladung zum Dialog  
formuliert die Tänzerin Johanna Lemke. 

Wie soll das gehen, professionell zu tanzen 
als dreifache Mutter? Diese Frage muss sich 
Johanna Lemke derzeit sehr oft anhören: Sie 
ist mit ihrem dritten Kind schwanger und steht 
vor einer beruflichen Pause. Noch immer ist die 
Rückkehr in den Tänzer*innenberuf nach einer 
Elternzeit für Mütter nicht selbstverständlich. 
Um die Diskussion über alltägliche Vorbehalte 
und Diskriminierungen voranzubringen, macht 
sich Johanna Lemke, die bei Constanza Mac-
ras, MS Schrittmacher oder Nir de Volff tanzte 
und bis vor kurzem mit Boris Charmatz’ „10.000 
Gesten“ tourte, hier sehr persönliche Gedanken 
über das Mutter-und-Künstlerin-Sein. Außer-
dem unterbreitet sie konkrete Vorschläge, wie 
die Arbeitsbedingungen für (freie) Tänzer*innen 
mit Kindern verbessert werden können. Und 
eine Möglichkeit, darüber zu sprechen, gibt es 
auch – „Göttlichkeit trifft Punk“, einen Tanzvor-
trag zum Thema Mütter in der Kunst Anfang 
November im Dock11.

Frau im Spiegel: Johanna Lemke.
Foto: Johanna Lemke

tanzraumMagazinSeite16+17_2019-11-12
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Von der 100-Prozent-Verfügbarkeit
Ich habe bereits zwei Kinder im Alter von sieben 
und zehn Jahren. Drei Kinder von drei Vätern, eine 
unkonventionelle Patchwork-Familie. Ob im Freun-
deskreis, auf den Ämtern oder im Beruf: Immer 
muss ich mich erklären. Wäre ich ein Mann, würde 
das Bild sicherlich nicht so verwirrend auf mein 
Umfeld wirken, aber als Frau ist es offensichtlich 
ein Bruch der Norm. Da fängt es schon mal an. Aber 
auch als Tänzerin muss man sich in Deutschland lei-
der einer permanenten Fragerei unterziehen. An 
Theatern werden Tänzer*innen noch als statisten-
artige Darsteller*innen gewertet und die Förderun-
gen für Tanz in Berlin erlauben kaum einen ange-
messenen Lebensstandard.

„Wie stellst du dir das mit der Familie vor?“, „Das 
ist uns zu riskant mit der Schwangerschaft!“, „Ich 
habe keine Probleme mit deinem privaten Chaos, 
aber ich brauche dich 100 Prozent ohne Fehlzei-
ten.“  – das sind nur einige der Kommentare, mit 
denen ich in letzter Zeit auf Grund meiner Schwan-
gerschaft konfrontiert wurde.

Derartige Bevormundungen und Unterstellungen 
scheinen gegenüber einer schwangeren Frau und 
Mutter normal zu sein. Mein Mann wird mit solchen 
Fragen kaum behelligt. Die Rollenverteilung bei 
Paaren mit Kindern scheint oft klassisch oder gar 
konservativ zu sein. Das ist organisatorisch sicher 
einfacher, aber das Glück der Frau steht dabei im 
Hintergrund. Wenn sie trotz Familie alles hat, muss 
sie dankbar sein. Bei einem Mann ist das normal. 
Väter treffe ich in vielen Arbeitszusammenhängen, 
Mütter dagegen seltener. Vor allem jüngere Mütter. 
Dazu kommt, dass Frauen am Theater oder in der 
Freien Szene oft Kämpferin sein müssen und nicht 
Arbeiterin oder Künstlerin sein dürfen.

Geht mutig Euren eigenen Weg!
An diesem Punkt in meinem Leben habe ich das 
große Bedürfnis, einen Erfahrungsbericht als Mut-
ter und Künstlerin zu verfassen, und ich möchte 
dringend zum Dialog einladen – alle, auch die Män-
ner. Mir war bis vor kurzem nicht bewusst, wie viel 
Aufklärungsbedarf es zu diesem Thema noch gibt. 
Außerdem möchte ich den Müttern Mut machen. 
Seid dabei! Auch mit Kindern. Die gehören zum 
Leben dazu, und auch eine Künstlerin darf Mut-
ter sein. Das sollte endlich als Normalität betrach-
tet werden.

Es ist eine Art Mutprobe, einen so alten Weg neu 
zu beschreiten. Warum hat noch keine*r diesen 
Weg konstruiert?

Als Tänzerin ist mein Körper mein Instrument, 
mein Kapital. Es gibt wenig Verständnis für Ver-
änderungen des schwangeren Körpers oder der 
Rückbildungsphase, wenn Kinder krank sind oder 
MAN sie mit zur Arbeit bringen muss, weil es keine 
Betreuung gibt. Warum gibt es noch immer keine 
obligatorische Betreuung bei Proben und Vorstel-
lungen? Das würde das Problem ganz einfach lösen.

Renoviert die Arbeitsbedingungen!
So viele Fragen sind offen: Warum wird Schwan-
gerschaft oft einer Krankheit oder Unfähigkeit 

gleich gesetzt? Altersarmut bei Frauen ist verbrei-
teter als bei Männern. Ich denke, das ist so, weil 
der staatliche Umgang mit den Arbeitspausen wäh-
rend Schwangerschaft und Kindererziehung nicht 
der Richtige ist.

Ich setze mich seit Jahren für eine faire Bezah-
lung von Tänzer*innen und Choreogra*finnen ein. 
Warum verdienen Frauen in vielen Berufen immer 
noch weniger als Männer und warum sind die Posi-
tionen so ungleichmäßig verteilt? Warum gibt es 
oft keine Pauschalen für Kinderbetreuung bei Ver-
tragsverhandlungen, wenn davon abhängt, ob man 
eine Arbeit annehmen kann oder nicht? Manchmal 
kosten Babysitter und Reisetickets so viel, dass ich 
nicht mehr weiß, warum ich eigentlich arbeite.

Wie machst Du das alles?, ist eine Frage die mich 
zum Nachdenken anregt und oft ärgert. Ich mach’ 
halt einfach. Oder? Nein! Die Doppelbelastung, 
mit der ich seit elf Jahren umgehe und trotz derer 
ich keinen einzigen Arbeitstag verpasst habe, ist 
manchmal so heftig, dass ich alles schmeißen will. 
Aber ich liebe, was ich mache. Und wir leben davon.

Neues Normalnull
Mein Vorschlag, um das Mutter-und-Künstle-
rin-Sein, besser vereinbaren zu können, ist, dass die 
Zeit der Schwangerschaft eine Besondere sein darf, 
in der sich der Körper der Mutter entspannt verän-
dern kann, ohne beurteilt zu werden. Auch im Tanz! 
Dass MAN sich Zeit nehmen kann, ohne Furcht vor 
Arbeitsverlust sein Kind in die Welt zu begleiten. 
Dass verstanden wird, dass Schwangere weiter 
arbeiten können, wenn sie wollen, auch wenn das 
manche Anpassungen nötig macht. Dass schwan-
gere Frauen selbst entscheiden können, wann sie zu 
welcher Arbeit nicht mehr imstande sind. Dass MAN 
der selbe Mensch bleiben darf und auch mit Kind an 
genau die selbe Stelle treten kann, an der MAN auf-
gehört hat. MAN möchte nicht eine „Lücke“ in sei-
ner Biografie haben, die finanzielle Nachteile bringt 
und einem in der Kunstszene Wege verbaut.

Meine Strategie war immer, diese „Lücken“ nicht 
zu haben. Bei beiden Kindern musste und wollte ich 
meiner Arbeit weiter großen Raum geben. Ich habe 
das durchgezogen, auch mit Säuglingen. Voll im 
Stress. Meine Kinder, die ich über alles liebe, muss-
ten mit Abstrichen groß werden. Meine Partner 
mussten mitmachen.

Derzeit suche ich andere Lösungen. Die Kin-
der kommen, wenn nötig, mit in die Theater, oder 
auch auf Tour. Teilweise haben wir längere Strecken 
durch Homeschooling überbrückt. Auch mit Schu-
len lässt sich sprechen! Das bedeutet unendliche 
Organisation und andauernde Auseinandersetzung 
mit den Kalendern vieler Personen. Darauf sollte 
bei der Probenplanung Rücksicht genommen wer-
den. Im Sinne aller, das heißt, auch der Väter, Part-
ner*innen, (Groß-)Eltern, Betreuenden in Kitas oder 
Schulen usw.

Positive Beispiele der Unterstützung
An dieser Stelle möchte ich unbedingt einige posi-
tive Beispiele von Arbeitgeber*innen erzählen. Es 
gibt eine ganze Menge wundervoller und unterstüt-

zender Künstler*innen in meiner Biografie. 2008 
lernte ich nach der Geburt meines ersten Sohnes die 
Choreografin Constanza Macras kennen, die sich in 
der damals noch viel mehr von Männern dominier-
ten Theaterwelt mit politischem Tanztheater und 
sozialem Engagement durchzusetzen wusste. Wir 
waren zeitgleich schwanger und das verbündete 
uns. Das und die Kunst. Obwohl somit zwei frisch 
gebackene Mütter in der Produktion tätig waren, 
gewann „Megalopolis“ den Deutschen Theaterpreis 
DER FAUST. Ich wurde Teil von Constanzas Kompa-
nie und über sie Gast an der Schaubühne Berlin. 
Obwohl ich Kinder hatte. Internationales Touren 
wurde zur Norm. Und bei meiner zweiten Schwan-
gerschaft konnte ich als Freiberuflerin in „Ber-
lin Elsewhere“ weiter tanzen und Geld verdienen. 
Constanza war eine Verbündete. Ich habe ihr viel 
zu verdanken.

Ein weiteres Beispiel ist Boris Charmatz. Ich 
erzählte dem Choreografen 2017 nach der Audition 
zu „10.000 Gesten“ in Brüssel, dass ich zwei Kinder 
in Berlin habe und nicht sicher sei, wie ich interna-
tional touren und im Ausland arbeiten könne. Er 
antwortete, dass er eine kinderfreundliche Kompa-
nie leite und er unbedingt mit mir arbeiten wolle, 
dass Kinder bei Proben und Vorstellungen kein Tabu 
seien. Eine familienfreundliche Kompanie in seinem 
Sinne heißt, dass MAN funktionieren muss wie alle 
anderen auch, aber dass MAN seine Kinder immer 
mitbringen kann.

2019 performten wir die „10.000 Gesten“, eine 
sehr physische Arbeit, mit zwei schwangeren 
Frauen. In seinem Stück sind wir um die 22 Tän-
zer*innen. Darunter vier Mütter und elf Väter. Durch 
die Arbeit von Boris wurde ich für den FAUST nomi-
niert. Am Ende habe ich ihn nicht bekommen, aber 
allein vorgeschlagen gewesen zu sein, war für mich 
ein großes Geschenk. Für mich und für meine Fami-
lie, die sich so angestrengt hat.

Mir ist es ein Anliegen, dass dies nicht eine 
Beschwerde bleibt, sondern ein Vorschlag, wie es 
besser gemacht werden kann, und vor allem eine 
Anregung zum Gespräch. Ein respektvolles Durch-
leuchten von Arbeitsbedingungen und Vorannah-
men gegenüber dem Tänzer*innenberuf, um Besse-
rung zu erzielen.

Wer sich austauschen möchte, kann mich kon-
taktieren unter: https://www.facebook.com/profile.
php?id=100010756965542

„Es geht nicht darum, die kleinen Vorteile von 
Frauen den kleinen Errungenschaften der Männer 
gegenüberzustellen, sondern darum alles umzu-
stürzen. Und damit gehabt es wohl, Mädels, und 
macht’s besser.“ 
(Virginie Despentes, „King Kong Theorie“)

Johanna Lemke & Co.
Göttlichkeit trifft Punk
4. November 2019
Dock11
www.dock11-berlin.de 
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COMMEDIA FUTURA: TWO 05.-08.12.2019 im DOCK 11

https://www.tanznetz.de/blog/28822/hochkaratig

COMMEDIA FUTURA: TWO“ von Wolfgang A. Piontek mit Yumiko Yoshioka und Minako Seki im 

Dock 11 in Berlin.

Veröffentlicht am 07.09.2018, von Dieter Hartwig

Mal Tanztheater im Dock 11. „Nur“ ein Duo, aber mit den Tänzerinnen Yumiko Yoshioka und Minako 

Seki hochkarätig besetzt. Die Begegnung mit den beiden älteren Tänzerinnen und Choreografinnen ist 

einfach ein Genuss. Tanz, Mimik, Licht, Sprache, der Raum mit dem großen Tisch, die Rettungsringe, 

einfach alles an dieser Produktion ist stimmig. Leider habe ich wieder keine Zeit das Stück noch einmal 

in Ruhe zu sehen. Vielen Dank an Wolfgang A. Piontek, der diese beiden Tänzerinnen-Choreografin-

nen nach über 20 Jahren wieder zusammengebracht hat.

Seit Jahren fotografiert Dieter Hartwig für tanznetz.de Ballett und zeitgenössischen Tanz hauptsäch-

lich, aber nicht nur, in Berlin. Mit seinen oft täglichen Sendungen an Fotos ist er zum Chronisten der 

Tanzszene in der Hauptstadt geworden. Doch leider findet nur ein Bruchteil seiner Fotos Eingang in 

Tanzkritiken, da die Rezensionen für tanznetz.de bei Weitem nicht so zahlreich sind wie die Fotodo-

kumentationen Hartwigs. Schon sehr lange geplant, haben wir nun eine Fotoblog-Serie gestartet, die 

in loser Reihenfolge fortgesetzt werden soll. Bei Hartwig, der in Bildern sieht und denkt, werden die 

Fotos die Hauptrolle spielen - unterstützt durch kleine Kommentare oder Gedanken, die er sich beim 

Fotografieren oder der Durchsicht der Ergebnisse macht.
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https://tanzschreiber.de/transparenz-des-geistes-in-der-gegenwart/#more-2769

Transparenz des Geistes in der Gegenwart 

von Seda Nigbolu, 16. Dezember 2019

In ihrem Solo-Stück “My Breast on the Table” im DOCK 11 lässt sich Judith Sánchez Ruíz auf die Spon-

tanität des mit Publikum geteilten Moments ein. Durch Körper- und Stimmimprovisationen und Experi-

mente mit Storytelling macht sie durchlässig, was sie innen und außen bewegt.

In einem verdunkelten Raum begrüßt uns zuerst nur die Stimme von Judith Sánchez Ruíz. Nach einer 

kurzen Vorstellung ihrer Person, erzählt die 48-jährige Tänzerin/Choreografin von ihrem Vorhaben 

bei diesem Stück. Erstens will sie die Transparenz des Geistes in der Gegenwart erreichen. Alles was 

im Kopf stattfindet sofort freilassen, sofort verbalisieren. Zweitens will sie ihre Stimme freilassen, den 

Instinkt der Musikalität finden. Als die Lichter angehen, begrüßt sie uns persönlich und holt uns in die 

Gegenwart. Sie wiederholt die Vorstellung vom Beginn, fügt aber neue Details hinzu, zum Beispiel alles 

was sie hinter sich gelassen hat. Sport, Ballett, ihre erste Tanzkompagnie, ihr Heimatland Kuba…

Es wird angekündigt, dass wir Teilnehmer*innen eines interaktiven Stücks sind. Der Austausch findet 

aber nicht in gegenseitigen Gesprächen oder Dialogen nonverbaler Natur statt. Wir bleiben Zuschau-

ende bis auf einen einzigen Moment am Anfang, wenn Ruíz uns einlädt, mit Kreide ein Wort auf den 

Bühnenboden zu schreiben. Ein Wort aus unserer Kindheit, das Ähnlichkeiten mit unserem Pfad im 

Leben hat. Auf dem Boden stehen “Überraschung”, “Geister”, “Resilienz”, “Scham”. Glückliche und 

weniger glückliche erwachsene Kinder sitzen im Publikum. Sie sagt, dass sie später auf diese Wörter 

eingehen wird. Später werden die Wörter jedoch weggewischt. Ruíz geht auf sie indirekt ein, ihr Kör-

per empfängt diese Wörter und spuckt sie wieder aus. Sie demonstriert, wie die Spuren der Vergan-

genheit die Bewegungsinstinkte von heute prägen. Es ist ein Monolog, der sich wie ein Dialog anfühlt, 

während sie sich immer tiefer der Improvisation hingibt. Der Klassik- und Jazz-Pianist Santiago Gerva-

soni begleitet sie dabei.

My Breast on the Table 12.-15.12.2019 im DOCK 11
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Ruíz erzählt von ihren “Traumata”, aber benutzt das Wort ganz anders als im psychologisch-klinischen 

Sinne. Für sie sind Traumata positive oder negative physische Abdrücke. Als eine Frau, die in Kuba, 

New York und Berlin gelebt hat, als eine Künstlerin, die u.a. mit Sasha Waltz, Trisha Brown und De-

borah Hay gearbeitet hat, als eine Lehrerin, eine Improvisatorin hat sie einen extrem reichen und 

bunten Schatz an Traumata. Sie führt komplizierte Bewegungsfolgen fast ohne Wiederholungen vor. 

Manchmal wie eine Besessene. Unterschiedliche Kostüme erwecken unterschiedliche Erinnerungen. 

In ihrem weißen Kleid, das sie bei einer Aufführung mit der Trisha Brown Dance Company anhatte, 

bewegt sie sich wie in Zeitlupe zwischen Kontrolle und Trance.

Sie zeigt, was passiert, wenn sie “ihren Körper bricht” oder einem Teil ihres Körpers folgt, als ob 

sie von ihm geführt wird. Nach mehreren Minuten des Demonstrierens sagt sie einfach: “…and so-

mething like that.” Als ob das, was sie auf der Bühne tut, das gewöhnlichste im Leben ist. Manche 

lachen. Es wirkt aber alles tatsächlich vertraut und gewöhnlich, wie sie jegliche Instinkte mit uns teilt, 

bevor sie sich zu Konzepten, zu Gedanken weiterentwickeln können. Dasselbe macht sie auch mit 

ihrer Stimme, improvisiert mit Worten und Lauten, singt und murmelt und dröhnt. Gervasoni begleitet 

Ruíz dazu mit seiner Stimme. Dem Geist bleibt keine Zeit, um Illusionen zu schaffen.   

“My Breast on the Table” nimmt Bezug auf Reality Shows und Ted Talks. Aber nicht als Forma-

te eines voyeuristischen Fremdschämens oder aufmunternder Illusionen. Es geht darum, vor den 

Zuschauer*innen eine Realität zu konstruieren, ohne sich dabei auf ein vorgeschriebenes Drehbuch 

zu stützen. Bezüglich der in die Psyche greifenden Wirkung dieses eindrücklichen Stücks kann diese 

Referenz irreführend sein, denn Reality Shows oder Ted Talks gelingt es meistens nicht, ohne eine 

emotionale Ausbeutung der “Traumata” Zuschauer*innen zu gewinnen. Judith Sánchez Ruíz meint 

es anders. Wenn sie mit ihrem Körper und ihrer Stimme Kontakt aufnimmt und diesen spezifischen 

Moment mit Klarheit kommuniziert, erweckt sie von Leichtigkeit bis Traurigkeit spontane emotionale 

Reaktionen. Es erdet und beflügelt, wenn das eigene unbewusste Bewegungs- und Stimmvokabular 

sich dem Bewusstsein vorstellt, ohne die Erlaubnis der Gedanken erfragen zu müssen.


