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JANUAR 
 
TanzRaum Berlin, Ausgabe JAN/FEBR 
Kurzvorschau SHEETISM – FOR(E)ST / Astrid Kaminski 
 

  
 
 
 
 
 
 
 
 
 
 
 
 
 
 
 
 
 
 
 
 
 
 
 
 
 
 



 

Tanzschreiber.de, 20.01.2025 
Johanna Ackva für We are (nothing) Everything / Makisig Akin und Anya Cloud 
https://tanzschreiber.de/whats-the-limit-to-your-love/  
 

 
We Are (Nothing) Everything, Makisig Akin / Anya Cloud ©Jim Coleman  
 
What’s the Limit to your Love? 
20. Januar 2025, von Johanna Ackva  
 
Bereits zum dritten Mal war das Duett We Are (Nothing) Everything von Makisig Akin und 
Anya Cloud (16.-19.1.2025, DOCK11) in Berlin zu sehen. Zurecht! ruft die Autorin dieses 
Artikels, die selten so ein mitgerissenes Publikum erlebt hat. 
 
Ehrlicherweise muss ich sagen, dass einige schon vor dem fulminanten finalen Applaus 
gegangen waren, und es sei ihnen zugestanden. Denn Intimität ist – selbst wenn wir uns 
nach ihr sehnen mögen – eine komplizierte Sache, die durch erlernte Scham für das eigene 
emotionale und körperliche Begehren für viele Menschen schwierig ist. Diejenigen aber, die 
bis zuletzt blieben und dabei halfen, das in einem endlosen Zungenkuss miteinander 
verschlungene Performer*innenpaar durch die Publikumsreihen die Tribüne 
hinaufzubefördern, klatschten stehend Applaus. In den ersten Reihen zogen sich die 
Zuschauer*innen die T-Shirts aus und schwangen sie wie Fahnen über ihren Köpfen. 
Stadionstimmung hoch drei. Und auch ich habe mich auf dem Hof vor dem Theater, 
angesteckt von Akins und Clouds wilden Bodenkämpfen und abenteuerlichen 
Hebekonstellationen, zu einem kurzen Ringkampf mit einer Bekannten, die ich zufällig bei 
der Performance traf, hinreißen lassen. Es war ein Fest! 
 
Jetzt, wo ich mein euphorisches Fazit losgeworden bin, kehre ich aber gerne noch einmal an 
den Anfang des Abends zurück. Der Raum, den wir betreten, ist wie ein Ring, hell 
ausgeleuchtet und mit Matten ausgelegt, nur die Banden fehlen. Während ich mir auf einer 
seiner drei Seiten einen Platz suche, spielt DJ Rafush live einen Mix aus elektronischen Beats 
und Fragmenten bekannter Hits von Händel bis Aqua. Die Performer*innen Cloud und Akin 
tanzen dazu, Hand in Hand. Mit ihren Bewegungen folgen sie dabei jeweils unterschiedlichen 
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Mustern der sich kontinuierlich transformierenden Polyrhythmen. Sie bestehen auf das 
Gemeinsame und weisen das Gleiche als Voraussetzung zurück. In einer engen 
Verschränkung verschieden langer Gliedmaßen endet diese Szene auf der Mitte der Matten. 
Clouds Gesicht reibt sich sanft an Akins Fußsohlen und ruht für einen Moment in ihnen, 
bevor sich die beiden mit den Zehen gegenseitig die nass geschwitzten T-Shirts ausziehen. 
 
Alles, was diese Performer*innen haben oder sind, das ist jetzt schon klar, wird eingesetzt, 
ausprobiert. Alles, was an diesem Abend passiert, reibt sich an den Grenzen des Status Quo, 
beharrt auf Lebendigkeit, sucht nach Möglichkeiten, um den Raum des Möglichen zu 
erweitern, mit schierer körperlicher Kraft, mit stiller Zärtlichkeit, mit Witz, Humor und mit so 
viel Zeit, dass zwischendrin sogar ein Nickerchen möglich ist. Die Arbeit der beiden queeren 
Künstler*innen, die hier und da auch unter dem Namen The Love Makers Company Stücke 
zeigen, Workshops geben und in der Tanzfabrik Berlin regelmäßig eine queere 
Kontaktimpro-Jam hosten, ist viel mehr – oder gar etwas ganz anderes – als „nur” ein sehr 
gutes künstlerisches Produkt. Sie ist Vehikel und Ausdruck einer besonderen Beziehung, die 
es vermag, mit ihrer utopischen Liebespraxis ein im positivsten Sinne des Wortes 
anarchistisches Wir-Gefühl zu stiften. 

 
We Are (Nothing) Everything von Makisig Akin und Anya Cloud wurde vom 16.-19.1.2025 im 
DOCK11 als dritte Wiederaufnahme gezeigt. 
 
 
 
 
 
 
 
 
 
 
 
 
 
 
 
 
 
 
 
 
 
 
 
 
 
 
 
 

https://dock11-berlin.de/theater/programm/spielplan/we-are-nothing-everything


 

FEBRUAR 
 
berlinartlink.com, Februar 
Veranstaltungshinweis Warten / Maren Straack 
This week’s art openings and events in Berlin | Berlin Art Link 
 

 
 
 
 
 
 
 
 
 
 
 
 
 
 
 
 
 
 
 
 
 
 
 
 
 
 
 
 
 
 

https://www.berlinartlink.com/this-weeks-events/


 

tip Berlin, Heft Februar und online 
Tagestipp Warten / Maren Straack, 27.02.2025 
https://www.tip-berlin.de/event/buehne+schauspiel/1465.10092354/  
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MÄRZ 
 
TanzRaum Berlin, Ausgabe März/ April  
Kurzvorschau Anger Management / Joshua Monten 
https://www.tanzraumberlin.de/magazin/artikel/vulkan-in-uns/  
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kultura-extra, 09.03.2025 
Besprechung von André Sokolowski  Ordinary People / Frantics Dance Company  
KULTURA-EXTRA, das online-magazin 
 

Tanztheater 

 
Vor und nach dem „Fitness“-Schluß 
 

 
Juan Tirado und Marco Di Nardo (von der Frantics Dance Company) als Ordinary People  
Foto (C) Andrea Macchia 

Bewertung:      

 
 
Ungefähr vor einem Jahr sah ich Juan Tirado & Marco Di 
Nardo (zusammen mit ihren beiden Frantics-Mitstreitern 
Carlos Aller und Diego De La Rosa) schonmal im DOCK 11, da 
performten sie ihr Stück Last Space. 
 
Gestern nun erlebte ich sie mit ihrer neuesten Kreation. 
 
Sie heißt Ordinary People. 
 
Und als konzeptionelle Gehhilfe hierfür lese ich, aus der 
Perspektive eines der zwei Männer, Folgendes: 
 
“Ich versuche aufzupassen, es kommt von innen. Ich muss 
mich konzentrieren, ich will erschaffen, zerstören, mich 
verteidigen, reagieren... Die Gedanken sind im Hinterkopf 
und jagen meine Existenz. Ich gebe auf. Ich will einfach nur 
schweben und die Dinge sich manifestieren lassen. Obwohl, 
warte - ich bin nicht der Einzige hier…“  (Quelle: dock11 
berlin.de) 
 
Es ginge demnach um… 
 
“...eine rohe und poetische Reise in menschliche 

https://www.kultura-extra.de/theater/auffuehrungen/tanztheater_OrdinaryPeople_Frantics.php
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Beziehungen und gemeinsame Erfahrungen. 
 
Dynamische Bewegungen enthüllen die Schönheit 
alltäglicher Interaktionen, in denen sich Konflikt und 
Harmonie widerspiegeln und erforschen die gegensätzlichen 
Kräfte von Wettbewerb und Zusammenarbeit.” (Quelle: 
dto.) 
 
Zwei Spots in warmem, abgedunkeltem Licht erfassen 
nacheinander die sich permanent “verändernden” Rücken 
der beiden, die die in Hockstellung verweilenden zwei 
Tänzer fast ausschließlich zur Schau stellen. Ich bin 
beeindruckt von deren Muskulaturen, von den kinetischen 
Kraftströmen, die ihre Oberkörper erfassen und ihr 
abwechselndes An- und Abspannen verfolgbar machen. Es 
assoziiert auch zwei in Startblöcken verharrende 
Leichtathleten bevor sie ihren Vierhundertmeterlauf 
beginnen, und zugleich wirkt es wie auf Zeitlupe getrimmt, 
alles auf Anfang halt – hierauf vermeine ich die im 
Endlosschleifensound zitierten Wellenbewegungen der 
Smetana’schen “Moldau”(“Vltava" aus Má vlast) 
identifiziert zu haben; sie dienen als akustischer Rahmen der 
zirka 50minütigen Performance. 
 
Und es kommt, durchaus erwartbar, zur ersten körperlichen 
Begegnung der zwei Männer - dergestalt, dass der eine mit 
gegrätschten Beinen auf dem Rücken liegt, während von 
dem anderen seine aus der Grätsche des einen 
heraufragenden Beine zu sehen sind und er mit seinen 
bestrumpften Füßen Kontaktfreude gestikuliert, die 
wiederum von den Händen des einen erst vorsichtig, dann 
gern als wie entgegenkommend erwidert wird; und so 
entwickelt sich ihr gegenseitig ge- und befühltes 
Kennenlernen… 
 
Was folgt, ist ein in seiner bewegungsreichen Rasanz und 
körperlichen Unberechenbarkeit geradezu artistisch 
anmutendes Verknäulen der beiden Leiber, die sich infolge 
immer wieder mal voneinander entfernen und voreinander 
zu beruhigen scheinen. 
 
So geht das für die Dauer von vielleicht zwei Dritteln der 
Performance fort. 
 
Dann stoppt mit einem Mal ihr wechselhafter Drive, und sie 
reichen sich gegenseitig Handtücher zu, um sich mit ihnen 
abzutrocknen, und ich sehe mich mit meinen bisherigen 
Assoziationen urplötzlich geerdet und denke so bei mir: 



 

“Aha, jetzt sind sie mit dem Fitness fertig und verlassen bald 
das Studio?” Und tatsächlich streifen sie sich ihre Hemden 
sowie ihre Sakkos über, und es sieht so aus, als wenn zwei 
Business-Men zum gemeinsamen Fittnesstraining 
verabredet gewesen wären und hiernach wieder, jeder für 
sich, seinen Heimweg anträten oder so - - doch 
(Überraschung!): 
 
Ihre Performance geht dann nochmal zirka eine 
Viertelstunde weiter, und ab hier kann ich ihr leider nicht 
mehr folgen; nein, mein Assoziationsspielraum ist ab dem 
merkwürdigen Wiederanfang irgendwie erschöpft. 
 
Aber egal; wahrscheinlich ging’s nur mir so. 
 
Hochsympathisches, grandioses Tänzerpaar mit 
doppelsuggestiver Ausstrahlung!! 

 
Juan Tirado und Marco Di Nardo (von der Frantics Dance 
Company) als Ordinary People | Foto (C) Andrea Macchia 

 
Andre Sokolowski – 9. März 2025 
ID 15179 

 
ORDINARY PEOPLE (DOCK 11, 08.03.2025) 
Choreografie und Konzept: Juan Tirado und Marco Di Nardo 
Lichtdesign: Marco Di Nardo 
Produktion und internationale Kommunikation: Katherina 
Vasiliadis 
Mit: Juan Tirado und Marco Di Nardo 
Premiere war am 6. März 2025. 
Weiterer Termin: 09.03.2025 
Eine Produktion von Frantics Dance Company, unterstützt von 
Orsolina 28, Sinedomo Dance District, Scenario Pubblico/ 
Compagnia Zappala 



 

 
Weitere Infos siehe 
auch:https://www.franticsdancecompany.com/ 

 
 
 
 
 
 
 
 
 
 
 
 
 
 
 
 
 
 
 
 
 
 
 
 
 
 
 
 
 
 
 
 
 
 
 
 
 
 
 
 
 
 
 
taz, 06.03.2025 
Schrumpf! On the Road / Zafraan Ensemble + Loudsoft 

https://www.franticsdancecompany.com/
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Berlin Art Link, April 
Programmhinweis in Events und The Week  
LUSH BLAST: Tasting the untamed / Alica Minar & Dorota Michalak 
https://www.berlinartlink.com/2025/03/02/things-to-do-in-berlin-art-exhibitions-events-
museums-galleries-berlin-march-2025/ 
 

 
 
 
 
 
 
 
 
 
 
 
 
 
 
 
 
 
 
 
 
 
 
 
 
 
 
 
 
tip Berlin, Heft April 
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LUSH BLAST: Tasting the untamed / Alica Minar & Dorota Michalak, Tagestipp am 
10.04.2025 
 

 
 
 
 
 
 
 
 
 
 
 
 
 
 
 
 
 
 
 
 
 
 
 
 
 
 
 
 
 
 
 
 
 
 
 
 
 
 
tip, Bühnen Vorschau, April 2025 



 

Programmhinweis fish άɪ lens / Megumi Eda, Shintaro Oue 
 
 

  
 
 
 
 
 
 
 
 
 
 
 
 
 
 
 
 
 
 
 
 
 
 
 
 
 
 
 
 
 
 
 
 
 
 
 
MAI 



 

 
tip Berlin, Heft Mai 
Tagestipp Shows You (maybe) Missed / Tony Rizzi and the Bad Habits, 08.05.2025 
 

  
 
 
 
 
 
 
 
 
 
 
 
 
 
 
 
 
 
 
 
 
 
 
 
 
tip Berlin, Heft Mai 



 

Tagestipp BIGNICK / Nir de Volff, 11.05.2025 
 

  
 
 
 
 
 
 
 
 
 
 
 
 
 
 
 
 
 
 
 
 
 
 
 
 
 
 
 
Berlin Art Link, April 



 

Programmhinweis in Events und The Week  
Fits to flowers / Yotam Peled 
 

 
 
 
 
 
 
 
 
 
 
 
 
 
 
 
 
 
 
 
 
 
 
 
 
 
 
 
 
 
 
 
 
 
 
JUNI 



 

 
tip Berlin,Heft Juni 
On the Road: Con-Sequenzas / Zafraan Ensemble, Tagestipp am 01.06.2025 
 

 
 
 
 
 
 
 
 
 
 
 
 
 
 
 
 
 
 
 
 
 
 
 
 
 
 
 
 
 
Berlin Art Link, 16.06.2025 



 

Programmtip soundance festival berlin 
https://www.berlinartlink.com/2025/06/16/things-to-do-in-berlin-art-openings-
performances-june16-june22-2025/ 
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tip Berlin, Heft Juni 
Soundance festival berlin, AURORA Tagestipp am 22.06.2025 
 

  
 
 
 
 
 
 
 
 
 
 
 
 
 
 
 
 
 
 
 
 
 
 
 
 
 
 
 
 
 



 

tanzschreiber.de, 24.06.2026 
soundance festival berlin, Fil rouge Besprechung von Inky Lee 
https://tanzschreiber.de/en/washing-machine-of-life/ 
 

 
Fil Rouge ©David Blackburn  
 
Washing Machine of Life 
Inky Lee  
 
Fil Rouge, choreographed and performed by Rossella Canciello, Paolo Cingolani, Ivaylo 
Dimitrov, Susanna Grob, Annukka Hirvonen, Anni Lattunen, and Jonas Marx during artist 
residency periods in Berlin and Italy between 2023 and 2024, was presented at DOCK 11 
on 20 June 2025, as part of the soundance festival berlin. 
 
Therianthropes 
 
There are seven of them, human bodies with animal heads: a black bird, tiger, turtle, panda, 
giraffe, brown horse, and white rabbit. Without making any sounds, they move slowly, 
softly, almost carefully as they stand, sit, walk, and do simple gestures with their arms and 
hands. They mostly observe the others from the edges of the stage. Their quiet, yet 
intentional presence resonates. Sometimes they touch each other and their mysterious 
tenderness seems to moisten the air around them. 
 
Humans 
 
After the opening scene, all the therianthropes leave the stage except for the bird creature. 
It takes its mask off. Underneath the mask is a human face. Why break the magic so fast? I 
am disappointed to see the underlying face so early on in the piece. Following this scene, the 
other performers soon appear on stage one after another without their masks. As humans, 
they seem to have the opposite traits from the creatures. They make a lot of sound by 
talking, stomping, and breathing loudly. They dance in complex yet unengaging movements. 
They try to fill the space with their voices and motion, but without success. Whenever they 

https://tanzschreiber.de/en/washing-machine-of-life/
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put their masks back on—which happens throughout the piece at their own pace, allowing 
the audience to see a mix of creatures and humans onstage—they embody a calm presence 
that absorbs attention. 
Dance 
 
Turn. Reach. Sweep. Carve. Pivot. Stomp. Touch. 
Gestures. Small jumps. Short sprints. 
Flowy. Ambiguous.  
I’m watching a modern dance. 
 
Sounds 
 
Are the distant sounds of birds chirping coming from the outside or is it part of the 
soundscore? Rain and thunder arrive and leave. A couple of musical soundtracks pass by. 
The performers chatter in different languages (Italian, English, German, and another 
language that I can’t identify), very fast, about various topics—memories, losing a husband, 
tequila, teeth, and so on. I enjoy not understanding some languages, as words then just 
become sounds without meanings. 
 
Washing Machines 
 
From many words uttered by the human that is behind the giraffe mask, I remember: The 
“washing machine of life” that goes on “in circles.” And that “It’s not that holy. It’s a washing 
machine.” Someone being “the God of fridge,” and how it’s “useful in summer.” A “her” 
going away to find herself in Tibet, because she wanted to become someone important, she 
was not born for this small town. As they accumulate, these scraps get me thinking about 
machines, motors, and life. If our lives are washing machines, they are valued mainly in 
relation to its functionality. The motor carries out the same motions over and over again to 
complete its task, which is useful, but boring. Naturally, as humans, we long to be special, 
and we often strive to find a way to stand out. But… could those efforts sometimes be 
comparable to motors that run ceaselessly in circles? Do we want to be useful or special or 
both? Are our lives not so holy after all? Animal headed creatures, could you show me how 
to turn off my mental motors? 
 
 
 
 
 
 
 
 
 
 
 
 
 
 
 



 

tanzschreiber.de, 25.06.2025 
soundance festival berlin, Besprechung Aurora von Alice Heyward 
https://tanzschreiber.de/ein-kleid-in-den-farben-der-zeit/  
 

 
Aurora, Lina Gómez ©Dieter Hartwig  
 
Ein Kleid in den Farben der Zeit 
von Alice Heyward  
 
Mit Aurora und im Spiel des sich erhellenden Lichts begegnete Lina Gómez’s Tanz den 
Klängen von Alejandra Cárdenas (Ale Hop) und Bruno Pocheron beim soundance festival 
berlin 2025 am 22. Juni im DOCK 11. 
 
Aurora beginnt wie die Stille vor der Morgendämmerung. Aurora entfaltet sich im Abendlicht 
am Prenzlauer Berg, kurz bevor die Sommersonne untergeht. Lina Gómez lehnt sitzend an 
der hinteren Ziegelwand und betrachtet die Gäste der Nacht, die langsam in den Saal 
strömen. Das Licht ist gedimmt und diffus, irgendwo zwischen Helligkeit und Schatten, 
Vergangenheit, Gegenwart und einen Hauch von Zukunft mischend: Ausblenden, 
Ankommen, Ruhe in Bewegung, Klarheit. 
 
Ale Hop produziert ambiente, experimentelle Resonanzen, mit E-Gitarre und modularem 
Synthesizer. Der Sound erinnert an Robert Fripp und Brian Eno. Im Verlauf der Performance 
wird die Klanglandschaft dekonstruiert. An frühe Synthikompositionen erinnernd entwickeln 
sich die Soundscapes mit jeweils eigener, neuer Realität, mit Schallimpulsen, Schellen, 
Rieseln und Schimmern, ohne erkennbare Übergänge, eine fließende Transformation. 
Gómezs Tanz scheint wie die Sonne, die über der schlafenden Erde aufgeht, mit glitzernder 
Regung, aufstrebend aus ihrem Innern, ihr Körper ein Ventil, über das sich die Kraft im Raum 
entfaltet. Sie regt sich, wie eine responsive, resistente Substanz, ein Körper aus Wasser und 
Luft, durch das Strömungen und Böen fließen. Sie tanzt, sie gleitet, sie schwebt, Energie 
sprudelt aus ihr, wirbelnd, spiralig, wellig. Gómez improvisiert auf höchstem Niveau, ihr Tanz 
ein kreatives Arrangement aus Zeit und Raum, niemals Diktat konventioneller, 
systematischer Koordinationen. In der Verkörperung des „Neubeginns“ der 
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Morgendämmerung testet Aurora nicht Innovation, sondern speist sich aus zeitlosen 
Naturphänomenen, die sich den komplex-breiten elementaren Zyklen hingeben, die uns 
leiten. 
 

 
©Dieter Hartwig 
 
Aurora, der Titel des Werks, bezieht sich auf eine unbändige Göttin, die sich an den 
Partikularitäten des Präsenten in Form von Klang, Licht und Tanz erfreut. Gómez performt, 
und ein fernes Lächeln umspielt ihren Mund, lässt ihre Augen hinter den immer wieder vor 
ihr Gesicht fallenden Haarsträhnen strahlen. 
In ihrem golden, grün und blau schillernden Chiffon-Top, dessen Farben zu einem tiefen 
Weinrot verschmelzen, bewegt sie sich durch unmerklich wechselndes Licht. Plötzlich 
verschwindet sie in einer Nische rechts auf der Bühne und taucht mit helleren, bläulich-
violett schimmernden Pants wieder auf. Der Himmel klart auf. Es wird Tag. Lange 
Stoffbahnen liegen in den Ecken, ziehen sich an den Bodenleisten entlang. Sie sind dunkel-
pflaumenfarben, genau wie ihr Top. Ob sie irgendwann direkt mit dem Bühnenbild oder den 
Requisiten interagieren wird, frage ich mich. Das Motiv ist beliebt im zeitgenössischen Tanz. 
Doch ich stelle mit Freude fest, dass der Stoff als Teil des Ambientes liegen bleibt, einzig mit 
der Lichtintensität farblich variierend.  Gómez dreht sich anmutig im Raum. Langsam zieht 
sie ihr durchscheinendes Top über den Kopf und knüllt es in der Faust, bis es nicht mehr zu 
sehen ist. Helle Lichter verschwinden wie Sterne und tauchen wieder auf, dauerhaft-ewig 
existent. Gómez tanzt dicht vor der ersten Reihe. Dann gibt sie das glänzende Ding einem 
Kind: eine einfache, erhellende Übergabe. 
 
Übersetzung aus dem Englischen: Lilian Astrid Geese 
 
 
 
 
 
 
 



 

kultura-extra.de, 16.07.2025 
Berichterstattung über b12 sungrazers: transformers 3 / Ida Jolić / Marin Lemić von André 
Sokolowski 
http://www.kultura-extra.de/theater/auffuehrungen/b12summer2025_transformers3.php 
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Doppel -- Selfie  
TRANSFORMERS 3 von und mit Ida Jolić und Marin Lemić  
 
Zur Zeit findet b 12 im Berliner DOCK 11 statt.  
 
Seit seiner Gründung vor zehn Jahren versteht es sich als...  
 
"...Festival für zeitgenössischem Tanz und Performance Art, 
als Plattform für professionellen Erfahrungsaustausch und 
Lehre in schöner Studioumgebung. Es widmet sich der 
Förderung von Künstler*innen, die physische und emotionale 
Risiken auf der Bühne und im Probenprozess eingehen und 
unterstützt unterschiedliche Herangehensweisen und 
Stilmittel.  
 
Neben den Vorstellungen für Publikum, bietet das Festival 
den teilnehmenden Tänzer*innen und Performer*innen die 
Möglichkeit, mit einer Vielzahl von namhaften 
internationalen Künstler*innen zusammenzuarbeiten und 
von ihnen zu lernen.  
 
Das b 12-Sommer Festival ist nach wie vor das Flagship-
Ereignis, das ergänzt wird durch Satellitenprogramme im 
Frühling und Herbst. Die Festivals finden in Berlin mit den 
Teilnehmer*innen, Lehrer*innen und Choreograf*innen in 
Berlin in verschiedenen Studios und Theatern statt."  
 
(Quelle: dock11-berlin.de)  
 
Gestern Abend zeigte das sympathische kroatische 
Tanzkünstlerpaar Ida Jolić & Marin Lemić seine knapp 
einstündige Performance transformers 3:  
 
Sowohl sie als auch er - sie ganz links, er ganz rechts vor 
blanker Ziegelsteinmauer - sind mit je drei Kameraquellen (1 
aufgeklappter mittelgroßer Laptop, 1 etwas kleinerer 
aufgeklappter Laptop, 1 Smartphone auf einem Stativ) 
ausgestattet, vor denen sie mehr oder weniger 
bedeutungsvoll posieren. Die filmischen Ergebnisse sind 
dann simultan auf abwechselnd sechs, vier, drei, zwei oder 
ein auf die blanken Ziegelsteine im Mittebereich der 
cinemaskopischen Bühne gebeamte(s) Bild(er) zu sehen; 
meistens immer jeweils als Detail in Großaufnahme: Gesicht 
im Ganzen oder teilweise als Augen-, Ohren-, Nasen-, 
Mundansicht, oder Teile des Körpers: Hände, Füße usf. 
Irgendwann verlassen sie dann ihre "angestammte" Position 
und nähern sich gegenseitig mit ihren Smartphones, in die 
sie dann gemeinschaftlich hineinschauen; auch an diesen 



 

live gefilmten Teil-Resultaten nimmt das Publikum mehr 
oder weniger interessiert teil...  
 
Dazu liefert Luka Gamulin den entsprechenden Sound, der 
dann irgendwann in der Mitte oder nach den ersten beiden 
Dritteln der Performance abbricht und sich absolute Stille im 
Raum breitmacht - das ist dann der Punkt, wo die beiden 
aufhören sich selbst zu filmen, und das ist gleichsam der 
wohl interessanteste und aufsehenerregendste Teil dieser 
Performance, denn:  
 
Nachdem sie ihren gesamten Kamera-Kram 
zusammenpackten, stellen sie an sich und ihrer Umwelt eine 
gewisse Verlassenheit und Leere fest: ein Leben ohne 
Laptop, ohne Smartphone? Kann das gehen? Skepsis macht 
sich, rein gestisch, bei ihnen bemerkbar...  
 
Und dann wird es ihnen scheinbar urplötzlich bewusst, wie 
schön das Leben eigentlich doch ohne dieses ganze 
Selfiezeugs erleb- oder genießbar sein könnte/ kann.. Und 
sie tanzen also "ohne alles das", quasi nur so für sich... Ihren 
Gesichtern ist allerdings nicht anzusehen, ob sie das dann 
wirklich innerlich erfüllt oder berührt.  
 
Das große Menschenantlitz in der klitzekleinen Selfiewelt.   

 
Ida Jolić und Marin Lemić in transformers 3 | © Iva Korenčić  



 

transformers 3 (DOCK 11, 15.07.2025)  
 
von Ida Jolić  
Autoren und Darsteller: Ida Jolić und Marin Lemić  
Dramaturgie: Tena Bošnjaković  
Sounddesign: Luka Gamulin  
Lichtdesign: Marino Frankola  
Kostümbild: Ana Mikulić  
Produktionsleitung: Ivan Mrđen  
 

 
 
 
 
 
 
 
 
 
 
 
 
 
Berlin Bühnen, 22.07.2025 
Veranstaltungshinweis b12 sungrazers: survival kit / Evangelos Poulinas & Flying Elephant 
https://www.berlin-buehnen.de/de/  
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kultura-extra.de, 24.07.2025 
Berichterstattung über b12 sungrazers: survival kit / Evangelos Poulinas & Flying Elephant 
von André Sokolowski 
https://www.kultura-extra.de/theater/auffuehrungen/b12summer2025_SurvivalKit.php 
 

https://www.kultura-extra.de/theater/auffuehrungen/b12summer2025_SurvivalKit.php


 

 
 
 



 

Tanzen und reden   

 
© Flying Elephant  

 
Survival Kit heißt die Performance des weit über die 
Grenzen seines Geburtslandes hinaus bekannten 
griechischen Tänzers und Choreografen Evangelos Poulinas 
(er ist übrigens der Mitgründer des hiesigen b12-Festivals), 
und ich habe sie gestern Abend im DOCK 11 (in der Berliner 
Kastanienallee) gesehen und gehört - ihren Subtext hatte ich 
allerdings erst im Nachhinein zur Kenntnis genommen:  
 
"Das Duett thematisiert die Rolle der eigenen Identität in 
Beziehungen. Wie begegnen die gleichen Menschen in 
unterschiedlichen Momenten einander; wer passt sich wie 
weit an? Gesellschaftspolitischer Fokus liegt auf der 
intrinsischen Motivation, die das Handeln leitet. Der 
Zwischenraum von Image- und Werte-Ethik beschreibt die 
unterschiedlichen Anlässe etwas zu tun und ist Inspiration 
für die Performance. Es gibt keine allgemeingültige 
Definition für gute oder schlechte Beziehungen; auch der 
Grad des zu viel oder zu wenig lässt sich nicht verbindlich 
festlegen. Was feststeht ist, dass der Mensch auf soziale 
Interaktion angelegt ist und Einzelpersonen stets etwas im 
Austausch mit einem Gegenüber suchen." (Quelle: DOCK 11)  
 
Scheint intellektualistisch kontaminiert zu sein - für 
diesbezüglich herumrätselnde Laien (so wie mich z.B,) daher 
noch kurz das hier:  
 
Intrinsische Motivation bezeichnet das Handeln aus inneren 
Antrieben heraus. Dazu gehören persönliche Interessen, oder 
kreative und künstlerische Neigungen und 
Herausforderungen. Intrinsisch motivierte Personen 
beziehen ihre Motivation aus der Tätigkeit oder Aufgabe 
heraus. Bei der extrinsischen Motivation erbringen 
Menschen bestimmte Leistungen, weil sie sich davon einen 



 

Vorteil (Belohnung) versprechen oder Nachteile (Bestrafung) 
vermeiden wollen." (Quelle: Wikipedia)  
 
* 
 
Lara Pilloni und Florian Entenfellner vertanzen den obig 
skizzierten theoretischen Überbau. Und das machen sie 
beide grandios, und es sieht alles gut und schön aus, was 
und wie sie's tun.  
 
Am besten gleich der Anfang, wo sie ihn, der wie eine 
"leblose" Gummipuppe agiert, für sich zurechtlegt, 
zurechtstellt, zurechtumklammert, zurechtbewegt, also alles 
das, was man/frau sich im Innersten so vorstellt, wie man 
sein gefügiges Gegenüber "für sich" und seine (meist 
sexuellen) Bedürfnisse so haben will - das hat eine überaus 
humoristische Komponente, und jede/jeder kann sich da in 
sie hineinversetzen also nachvollziehen, was und wie sie ihr 
verfügbares Stück Männerfleisch für sich so haben will ... 
Doch freilich ist und bleibt es trostlos ohne jede Frage, denn 
wer wünscht sich sowas wirklich. (Erst dachte ich, dass sie 
sich an einem Leichnam vergreifen wollen würde, aber 
durch dieses Hinzukommen von Leichtigkeit und eben auch 
Humor rückte ich schnell von dieser törichten Annahme 
wieder ab.)  
 
Musik & Sound von Marco Girardin gelangen trackartig über 
das Tanzpaar, und so folgt dann - nach dem allzu starken 
Auftakt - Szene auf Szene, mal sie solo, mal er solo, dann 
wieder beide gemeinsam usw.  
 
Begegnen, trennen, wiederbegegnen, wiedertrennen usf.  
 
Und mittendrin - als absoluter Schrecken aller 
Tanzperformances (auf jeden Fall, was meine langjährigen 
Rezeptionserfahrungen betrifft) - TANZEN & REDEN, d.h. im 
konkreten Fall: Sie und er greifen zum Mikrofon und texten 
den/die jeweils andere/n, der/die inzwischen solo 
weiterperformt, auf Italienisch (sie) bzw. auf Englisch (er) 
minutenlang zu; keine Ahnung, worum es da ging; deutsche 
Simultanübersetzungen waren nirgends einsehbar...  
 
Herzlichste Beifallsbekundungen für beide Sympathieträger 
nach Ende der Performance.  

 
Survival Kit (DOCK 11, 23.07.2025)  
von Evangelos Poulinas & Flying Elephant  
Choreografie: Evangelos Poulinas  



 

Tanz: Lara Pilloni und Florian Entenfellner  
Musik: Marco Girardin  
Licht: Lukas Eismayr  
Premiere war am 22. Juli 2025.  
Eine Produktion von Evangelos Poulinas & Flying Elephant  

 
https://b12.space/summer/welcome 

 
 
 
 
 
 
 
 
 
 
 
 
 
 
 
 
 
 
 
 
 
 
 
 
 
 
 
 
 
 
 
 
 
 
 
 
 
 
tip berlin, Heft Juli 
b12 asteroids Sebastian Zuber / Lali Ayguade / Maura Morales, Tagestipp am 27.07.2025 
 

https://b12.space/summer/welcome


 

 

  
 
 
 
 
 
 
 
 
 
 
 
 
 
 
 
 
 
 
 
 
 
 
 
 
 
 
 
 
 
 
 
 
 
 
 
 
 
tip berlin, Heft Juli 
b12 asteroids sungrazers: Microphone Controller / Lukas Malkowski,  
Tagestipp am 29.07.2025 



 

 

  
 
 
 
 
 
 
 
 
 
 
 
 
 
 
 
 
 
 
 
 
 
 
 
 
 
 
 
 
 
tip Berlin, Heft August 
Singing Machine / Soloabend von und mit Hermann Heisig, Veranstaltungshinweis „Mehr 
Bühne“ 



 

 

  
 
 
 
 
 
 
 
 
 
 
 
 
 
 
 
 
 
 
 
 
 
 
 
 
 
 
tip Berlin, Heft August 
b12, asteroids: Guy Shomroni // Maria Colusi // Antony Hamilton, Tagestipp am 02.08.2025 
 



 

  
 
 
 
 
 
 
 
 
 
 
 
 
 
 
 
 
 
 
 
 
 
 
 
 
 
tip Berlin, Heft August 
Research of The Love Makers Company: how we are surviving ourselves: Post-Failure 
Potentials / Makisig Akin & Anya Cloud, Tagestipp am 08.08.2025 



 

 

  
 
 
 
 
 
 
 
 
 
 
 
 
 
 
 
 
 
 
 
tip Berlin, Heft August 
Timing / Book launch von und mit Hermann Heisig sowie Igor Dobricic, Thomas Proksch & 
Spector Books, Tagestipp am 22.08.2025 



 

 

  
 
 
 
 
 
 
 
 
 
 
 
 
 
 
 
 
 
 
 
 
 
 
 
 
 
 
tip online, 23.08.2025 
Tagestipp Aurora / Lina Gómez, Alejandra Cárdenas, Bruno Pocheron 
https://www.tip-berlin.de/event/buehne+schauspiel/1465.10096254/  

https://www.tip-berlin.de/event/buehne+schauspiel/1465.10096254/


 

 
 

 
 
 
 
 
 
 
 
 
 
 
 
 
 
 
 
 
 
 
 
 
tip online, 28.08.2025 
Tagestipp RAUM • ZEIT live Installation / Tobias P. Dohm 
https://www.tip-berlin.de/event/buehne+schauspiel/1465.10096028/  

https://www.tip-berlin.de/event/buehne+schauspiel/1465.10096028/


 

 

 
 
 
 
 
 
 
 
 
 
 
 
TanzRaum, Heft September/ Oktober 
Kurzvorschau PLATAFORMA BERLIN FESTIVAL 2025 
 



 

 

  
 
 
tanzschreiber, 08.09.2025 
Besprechung double bill: Black Resistance Practice 1 + Feral im Rahmen von PLATAFORMA 
BERLIN FESTIVAL 2025 von Maia Joseph 



 

https://tanzschreiber.de/marielle-presente-menschsein-wird-ueberschaetzt/  
 

 
FERAL, Josefina Cerda ©Pablo Salvador Valenzuela  
 
Marielle Presente! …Menschsein wird überschätzt 
von Maia Joseph  
 
Vom 5. bis 13. September war Dock 11 Spielort des PLATAFORMA BERLIN FESTIVAL. 
BIPoC/Latinx Kunstschaffende thematisierten in ihren Projekten geopolitische Fragen und 
deren Bedeutung im Kontext des aktuellen und zukünftigen Zustands der Menschheit. 
 
Das Festival eröffnet am 5. September in einer Doppelvorstellung mit der 
Deutschlandpremiere der von Colleen Ndemeh Fitzgerald, Naledi Majola und Sointu Pere 
kollektiv realisierten Produktion Black Resistance Practice 1: Geschichten über die 
Unterdrückung der Afrikanischen Diaspora. Mit dem Ruf „Marielle presente!” beschwören 
die Künstler*innen den Geist der 2018 brutal ermordeten Black Brazilian queeren Aktivistin. 
Marielle Francos tragischer Tod steht symbolisch für die Unterdrückten dieser Welt und 
mahnt alle, die die systematische Niederhaltung von PoC, Frauen, Besitzlosen und rechtlos 
gemachten Menschen thematisieren: Wer das macht, riskiert viel. Marielle Francos Namen 
nennen ist eine Form des Widerstands. Und so stehen Colleen Ndemeh Fitzgerald, Naledi 
Majola und Sointu Pere nebeneinander auf der Bühne, halten sich an den Händen und 
vermitteln eine zunächst leise Wut, die sich schließlich Bahn bricht und sie einen Schritt nach 
vorne treten lässt. 
 
Ihre Schritte ertönen laut, wenn sich die drei – Hand in Hand – durch den Raum treiben 
lassen. Auf der Bühne liegen Autoreifen, leere Wasserkrüge, Trommelstöcke. Sie sind 
Hindernisse auf dem Weg der Performer*innen. Sie müssen um sie herumgehen. Einen 
Moment lang zerreißt ihre Reihe. Vorsichtig lassen sie sich treiben, allein, als Individuen, bis 
sie links in der Ecke der Bühne wieder zusammenfinden. Sie verlagern ihr Gewicht, wiegen 
sich vor und zurück, stampfen mit einem Fuß auf, machen eine ausladende Bewegung mit 
dem anderen. Ihre Moves werden zunehmend intensiver. Ein dynamischer Rhythmus 
entsteht, spiegelt ihr Atmen, die rechte Faust recken sie rebellisch nach oben. Ihre in der 

https://tanzschreiber.de/marielle-presente-menschsein-wird-ueberschaetzt/
https://tanzschreiber.de/author/maia-joseph/


 

Gemeinsamkeit entwickelte Stärke trägt sie durch den Raum – in einer Kombination aus 
stampfenden Schritten, klatschenden Händen, wirbelnden Trommelstöcken. Sie klopfen auf 
die Wasserkrüge, um die Bässe zu betonen, und singen Widerstandslieder. Dann lächeln sie 
sich an und tanzen zu ihrer eigenen – selbst komponierten – Musik. In ihrem 
Zusammenwirken verkörpern sie Schwarze Freude, Black Joy. 
 
Und doch dringt die Realität, ihre wahre Situation, immer wieder an die Oberfläche. Sie 
wenden uns den Rücken zu, drängen in Richtung hintere Bühnenwand, heben die Arme über 
den Kopf. Langsam und gemeinsam nähern sie sich der vorderen Rampe und werfen dabei 
gruselige Schatten an die Wand, die immer größer werden: ein Verweis auf die wachsende 
Zahl Unterdrückter, die Tag für Tag zum Schweigen gebracht werden. Als sie schließlich fast 
direkt vor dem Publikum stehen, beginnt ein neuer Gesang, verbreitet sich auf der Bühne, 
hin und wieder Gewehrsalven imitierend. Ich denke an die Justiz, das System der 
„Gerechtigkeit“, das für Menschen wie Marielle und die Communities, für die sie kämpfte, 
tatsächlich ein fundamental ungerechtes, ein Unrechtssystem ist. Nach drei Zugaben gehen 
Pere, Majola und Fitzgerald ab. Wieder rufen sie: „Marielle presente!“, und wir schließen uns 
ihnen an. Jetzt dürfen alle ihre Wut spüren und hören. 
 
Feral, die zweite Performance des Abends, eine Produktion von Josefina Cerda, ist ein 
Gesangsstück, das das Thema Sexualobjekte und Empowerment der Lust erörtert. Cerda 
kichert und stöhnt, während Cerda ein Sexspielzeug lutscht. Verspielt schaut Cerda uns an, 
derweil wir uns um den*die Performer*in gruppieren. Auf dem Tisch neben Cerda liegen 
diverse Sexutensilien. Mit einer zum Bob frisierten blauen Perücke, einem schwarzen Bustier 
mit silbernen Schnallen und passendem schwarzen Rock: Cerda ist begeistert. Wir schauen 
zu, nicht wissend, was uns erwartet. Nun wird das Sexspielzeug, mit dem gerade noch 
gespielt wurde, dem Publikum angeboten. Die Enttäuschung, wenn die Menschen im Saal 
sich weigern, daran zu lecken, ist nicht zu übersehen. Völlig unbeeindruckt lutscht Cerda 
weiter, wie an einem Eis am Stiel, während im Hintergrund ein Text an die Wand projiziert 
wird. Cerdas Stimme erklingt: „Ich bin Schauspieler*in, eine Hure und süchtig nach der Lust.“ 
Wichtiger aber ist, dass uns der Text vermittelt, dass der*die Performer*in „sich als 
Sexualobjekt“ identifiziert. Nun verschwinden die Worte, und Cerda erhebt sich umständlich 
vom Stuhl, geht hinter den Tisch. Aus dem Publikum wird entsetztes Ausatmen laut, als 
sichtbar wird, dass Cerda die ganze Zeit auf einem Dildo saß. 
 
Auf einem kleinen Keyboard, das Miauen von Katzen imitierend, wird  „Twinkle, Twinkle, 
Little Star“ gespielt, mikrofonverstärkt und das Lied mit einem Looper aufzeichnend. Das 
Schlaflied läuft weiter, während Cerda beginnt, über eigene sexuellen Erfahrungen zu 
sprechen. Darüber, seit frühestem Alter von der Idee der Lust besessen zu sein. Diese 
Entdeckung lässt Cerda fragen, warum die Gesellschaft Sexualobjektsein als problematisch 
empfindet und nicht-menschliche Wesen für weniger wertvoll erachtet. Wenn 
Objektivierung mich ermächtigt, mir Kraft und Stärke gibt, ist das doch kein Problem? 
 
Cerda gibt die Fernsteuerung für den Vibrator einem mutigen Gast im Publikum weiter und 
nimmt das eigene Stöhnen mit dem Looper auf. Lustvolles Lachen, als sich die eingestellte 
Stufe als recht hoch erweist. Cerda tanzt zu dieser sexuell aufgeladenen Live-Vokal-
Klanglandschaft, setzt eine Maske auf, die einer Vulva ähnelt, und reibt sie, hält einen 
zweiten Vibrator an die Klitoris, bis Cerda auf die Zuschauer*innen spritzt, die am nächsten 
sitzen. Scheinbar müde bricht der*die Performer*in schließlich auf dem Tisch zusammen. 



 

Hektisch atmend sagt der*die Künstler*in, dass das Menschsein manchmal den Wunsch, als 
Objekt gesehen zu werden, unterminiert. Vielleicht verbindet uns das Streben nach Lust und 
Glück. Vielleicht macht es uns zu Menschen. Cerda sagt dazu: „Menschsein wird 
überschätzt.“ 
 
Die erste Inszenierung thematisiert Spannung, die zweite Entspannung, und der Abend wird 
so ausgesprochen interessant, nachdenklich machend und inspirierend. 
 
 
 
 
 
 
 
 
 
 
 
 
 
 
 
 
 
 
 
 
 
 
 
 
 
 
 
 
 
 
 
 
 
 
 
 
 
 
Berlin Art Link, September 2025 
Programmhinweis Join - immersive Multimedia-Installation / Arta de Mi and Yuuuuuuuuulia 



 

https://www.berlinartlink.com/2025/09/01/things-to-do-in-berlin-art-opening-
performances-the-week-september1-7-2025/ 
 

 
 
 
Featured Exhibitions & Events September 
https://www.berlinartlink.com/2025/09/01/things-to-do-in-berlin-art-exhibitions-events-
museums-galleries-berlin-september-2025/ 
 

 
 
 
 
 
 
 
 
 
 
 
rausgegangen, 04.09.2025 
Tagestipp Join - immersive Multimedia-Installation / Arta de Mi and Yuuuuuuuuulia 

https://www.berlinartlink.com/2025/09/01/things-to-do-in-berlin-art-opening-performances-the-week-september1-7-2025/
https://www.berlinartlink.com/2025/09/01/things-to-do-in-berlin-art-opening-performances-the-week-september1-7-2025/
https://www.berlinartlink.com/2025/09/01/things-to-do-in-berlin-art-exhibitions-events-museums-galleries-berlin-september-2025/
https://www.berlinartlink.com/2025/09/01/things-to-do-in-berlin-art-exhibitions-events-museums-galleries-berlin-september-2025/


 

https://rausgegangen.de/events/join-immersive-multimedia-installation-0/  
 
 

 
 
 
 
 
 
 
 
 
 
 
 
 
 
 
 
 
 
 
 
 
 
 
 
 
 
 
 
 
 
 
tip Berlin, Heft September 
Tagestipp Kinder Comic Tag 2025, 14.09.2025 

https://rausgegangen.de/events/join-immersive-multimedia-installation-0/


 

 
 

  
 
 
 
 
 
 
 
 
 
 
 
 
 
 
 
 
 
 
 
 
 
 
 
 
 
 
 
Berlinbühnen, September 
Veranstaltungshinweis Happy Hour / Tomi Paasonen / Queer Church Of Ballet 



 

 

 
 
 
 
 
 
 
 
 
 
 
 
 
 
 
 
 
 
 
 
 
 
 
 
 
 
 
 
 
 
 
 
 
Tanzschreiber.de, 27.09.2025 
Besprechung Happy Hour / Tomi Paasonen / Queer Church Of Ballet von Inky Lee 



 

 

 
Happy Hour, Tomi Paasonen ©David Lawrence Byrd  
 
Traurige Happy Hour 
 
von Inky Lee  
 
Unter der Regie und Choreografie von Tomi Paasonen feierte Happy Hour am 25. 
September 2025 im Dock 11 Premiere. In einem Mix aus Ballett, Contemporary Dance und 
Drag reflektiert Queer Church of Ballet die Idee vom Glück. 

 
Happy Hour – und drei Begriffe kommen mir in den Sinn: 
SCHMERZ: Ich leide in der Welt. 
EIGENINITIATIVE: Marginalisierte erleben Glück oft nur als einen vergänglichen Moment, 
den sie für sich selbst schaffen. 
ÜBERLEBEN: Glück wächst nicht (quasi) natürlich, sondern entsteht als aktive Praxis, 
geschaffen vom eigenen Herz und Körper. Diese Praxis nennen wir Überleben. 
 
Laut Programmheft reflektieren Choreograf Tomi Paasonen und die fünf Performer*innen 
seines Ensembles Queer Church of Ballet in der Happy Hour „ihre Beziehung zum 
Glücklichsein“. Mir offenbart sich im Stück jedoch versuchtes Glück, die Enttäuschung, wenn 
sie scheitern und die schmerzhafte Erinnerung an die Hindernisse, die dem Glück im Wege 
standen. 
 
EIGENINITIATVE: Im ersten Teil tanzen Joel Small/Reflektra, Ted Littlemore/Mila Dramatic, 
George N Rose/Lola Rose und GodXXX Noirphiles mit welken, sehr zart wirkenden Flügeln, 
die jeden Moment zu brechen scheinen. Ihre Moves sind eine Kombination aus klassischem 
Ballett und zeitgenössischem Tanz, hier und da punktiert von exzessiver Mimik und 
lippensynchroner Begleitung der durchgehend erklingenden Musik in diversen Genres, von 
Oper bis Pop. Der Tanz endet, die Performer*innen gehen ab. Nancy Nutter erzählt ihre 
Geschichte mit Drag. Als Heranwachsende konfrontiert mit Genderdysphorie und 
Körperdistanz war die Begegnung mit Drag ihr Schritt in ein völlig neues Leben. Das Kind, das 

https://tanzschreiber.de/author/inky-lee/


 

sich einst unterm Bett versteckte, aus Angst, in den Kleidern ihrer Schwester erwischt zu 
werden, spürte als Erwachsene endlich die Power des*der kleidtragenden Kunstschaffenden 
auf der Bühne, dem*der das Publikum applaudiert. 
Die Performer*innen als Engel im ersten Teil der Show – eine Assoziation, die Nutters Live-
Coverversion des Eurythmics-Songs „There Must Be an Angel“ weckt – verwandeln sich im 
zweiten Akt in gefallene Engel. 
 
SCHMERZ: Fünf Performer*innen mit Hautspangen, die ihre Wangen- und Lippen spreizen: 
Sie wirken delirant. Sie sabbern. Ich beobachte sie bei ihren Moves: Sie erinnern an Sex, an 
Dehnübungen, Bauchmuskeltraining, Golfspielen, das Gesicht ständig verzerrt. Mir scheint, 
hier jagen Menschen der Idee vom Glück nach, obwohl sie sich tatsächlich elend fühlen. 
Irgendwann verlassen alle außer Rose die Bühne. Rose nimmt die Wangenspange ab und 
tanzt zu Nat King Coles „Smile“. Dabei zieht Rose die Wangen mit den Fingern auseinander 
und imitiert mit dieser Geste sowohl die von den Retraktoren produzierten Grimassen als 
auch ein gezwungenes Lächeln. 
Auf Roses Solo folgt der Auftritt von GodXXX Noirphiles. Auch GodXXX Noirphiles erzählt 
eine persönliche Geschichte: in Armut lebende Familie, alleinerziehende Mutter, „Erfolge“ 
als Künstler*in. Doch am Ende scheiterte die lukrative Karriere des*der als „zu dunkelhäutig“ 
und „zu dick“ objektivierten Performer*in. GodXXX Noirphiles ging fort, um die eigenen 
Flügel nicht völlig zu verlieren, und fügt hinzu, dass da letztendlich nur der Wunsch ist, doch 
noch von einem Sinn aufgefangen zu werden. 
 
ÜBERLEBEN: Die knapp zweistündige Performance – einschließlich 15 Minuten Pause – 
mündet in ein nicht enden wollendes, mühsames Gespräch der Performer*innen. Sie wirken 
verlegen, doch dies ist eindeutig beabsichtigt; langes Schweigen, künstliches Lachen, Blick 
aufs Handy. Offenbar sollen wir sie als Menschen erkennen, die versuchen, in ihrem 
Zusammensein einfach glücklich zu erscheinen, auch wenn das alles andere als einfach ist. In 
der Schlussszene sehen wir sie, gemeinsam Weißbrot toasten und zusammen essen. 
 
 
 
 
 
 
 
 
 
 
 
 
 
 
 
 
 
 
tip Berlin, Heft Oktober 
zOne / Yuko Kaseki, Tagestipp am 02.10.2025 



 

 

  
 
 
 
 
 
 
 
 
 
 
 
 
 
 
 
 
 
 
 
 
 
 
 
 
 
 
 
tip Berlin, Heft Oktober 
auch hier / DOCKeleven Junior Company, Tagestipp am 10.10.2025 



 

 

 
 
 
 
 
 
 
 
 
 
 
 
 
 
 
 
 
 
 
 
 
 
 
 
 
 
 
 
 
 
 
 
 
 
 
 
 
tip Berlin, Heft Oktober 
Solo 2025 + slow rave / Peter Pleyer Tagestipp am 17.10.2025 



 

 
 

 
 
 
 
 
 
 
 
 
 
 
 
 
 
 
 
 
 
 
 
 
 
 
 
 
 
 
 
 
 
 
 
 
 
 
 
 
TanzRaum, Heft September + Oktober 
Titel und Interview, Retrospektive 25 Jahre laborgrass 



 

 

 
 
 



 

 
 
 
 
 
 
 
 
 



 

tip Berlin, Heft Oktober 
sinnestaumel / laborgrass, Tagestipp am 23.10.2025 
 

  
 

  
 
 
 
 
 
 
 
 
 
 
 
 
 
 
 
 
 
 



 

berlinartlink, November 2025 
Programmhinweis Work / Mariana Romagnani 
https://www.berlinartlink.com/2025/11/10/things-to-do-in-berlin-exhibition-openings-art-
performances-nov10-nov16-2025/ 
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tip Berlin, Heft November 
Uvula / Anna Nowicka, Tagestipp am 22.11.2025 
 

  
 
 
 
 
 
 
 
 
 
 
 
 
 
 
 
 
 
 
 
 
 
 
 
 
 
 
 
 
 
 
 



 

tip Berlin online.de, 05.12.2025 
Tagestipp AUTOBIOGRAPHY OF CONTRADICTIONS / Manon Parent, Alma Palacios 
https://www.tip-berlin.de/event/buehne+schauspiel/1465.10098650/  
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tip Berlin, Heft Dezember  
AUTOBIOGRAPHY OF CONTRADICTIONS / Manon Parent, Alma Palacios, Tagestipp am 
06.12.2025 
 

 
 
 
 
 
 
 
 
 
 
 
 
 
 
 
 
 
 
 
 
 
 
 
 
 
 
 
 
 
 
 
 
 
 



 

tanzschreiber.de, 08.12.2025 
Besprechung von Johanna Ackva  AUTOBIOGRAPHY OF CONTRADICTIONS / Manon Parent, 
Alma Palacios 
https://tanzschreiber.de/zwischen-begehren-und-zerstoerung-gemischte-gefuehle/  
 

 
Autobiography of Contradictions, Manon Parent/Alma Palacios ©Dieter Hartwig  
 
Zwischen Begehren und Zerstörung. Gemischte Gefühle 
Seit vielen Jahren beschäftigen sich Manon Parent und Alma Palacios mit der Autorin, 
Schauspielerin und Widerstandskämpferin Goliarda Sapienza. Autobiography of 
Contradictions (5.-7.12.2025, Dock11) ist eine Hommage an sie. 
Das Werk der Sizilianerin Goliarda Sapienza wurde spät entdeckt. Erstmals hörte ich von ihr 
durch meine ebenfalls in Süditalien geborene Mutter, die mir gerne am Telefon Romane 
nacherzählt. Aus ihrem Bericht über Sapienzas Gefängnistagebuch erinnere ich, dass die 
Autorin im Gefängnis saß, nachdem sie einer Freundin teuren Schmuck geklaut hatte. In der 
Stimme meiner Mutter lag etwas wie Begeisterung über diesen Diebstahl. Aus einer armen 
Familie stammend hat sie nach ihrem Aufstieg in die Mittelschicht eine gewisse Robin-Hood-
Mentalität nie abgelegt und empfindet Diebstahl an Reichen wohl als eine Art ausgleichende 
Gerechtigkeit. 
Warum erzähle ich diese Geschichte, obgleich Manon Parent und Alma Palacios in ihrem 
Stück dieses wie andere biografische Details und Inhalte aus Sapienzas Büchern völlig 
aussparen? Ihr wohnt ein interessanter Widerspruch inne: Wer klaut, richtet Schaden an. 
Doch tut wer denen schadet, die selbst Schaden anrichten, etwas Gutes? Eine Frage, die sich 
nicht einfach beantworten lässt, vielmehr den Blick in ein Kaleidoskop ethischer 
Erörterungen öffnet. Sapienza hatte sich für ihre nie fertig gestellten Memoiren den Titel 
Autobiography of Contradictions überlegt. So heißt nun Parents und Palacios Performance, 
in der sich die Szenen wie zweischneidige Schwerter aneinanderreihen. 
 
Auftritt in bauschenden Rüschenkleidern. Laut und leidenschaftlich atmend verfolgen sich 
die zwei Frauen über die Bühne, jagen, fangen und verknoten sich in Knäueln aus Stoff und 
Gliedmaßen. Mal wirkt die Vereinigung der Körper lustvoll, im nächsten Moment brutal wie 
ein Zweikampf, bei dem ich fürchte, dass eine erstickt. Entblößt bis auf die Unterkleider 

https://tanzschreiber.de/zwischen-begehren-und-zerstoerung-gemischte-gefuehle/


 

rufen sich die Beiden in der folgenden Szene chorisch sprechend beschämende 
Behauptungen an den Kopf. Auf „You are birdbrained!“ und „You’ve got a yeast infection!“ 
folgt ein gewaltvoller Wortschwall aus Androhungen und Versprechungen, die ich mir 
problemlos als Zitate übergriffiger Chefs, Filmproduzenten, Ehemänner, Gynäkologen, etc. 
vorstellen kann. 
In mir schreitet inzwischen die Versteinerung fort. Die an uns Zuschauer*innen gerichteten 
Komplimente, die folgen, helfen dagegen nicht. Ich bin froh, nicht vor allen anderen für den 
reizenden Schwung meines Kiefers gelobt zu werden. Ich wittere Gefahr. Als anschließend 
auf der Bühne eine als formvollendet gepriesene Banane – wie soll ich sagen? – ermordet, 
verschlungen, vergewaltigt wird, bestätigt das meine Befürchtungen. Dass dann noch die 
Schönheit eines Skeletts besungen wird, macht mich traurig. Und dass dieses Skelett mit der, 
die es in ihren Armen trug, zuletzt unter dem Rock ihres ungleichen Zwillings begraben wird, 
empfinde ich nicht, wie es möglicherweise gemeint war, als tröstlich, sondern als einen 
erneuten Akt übergriffiger Einverleibung. 
Das klingt jetzt wie negative Kritik. Die Wahrheit ist: Ich bin verstört und bis jetzt nicht sicher, 
ob ich über das, was ich als Reproduktion eines allzu bekannten schmalen Grats zwischen 
Begehren und Gewalt empfunden habe, genial oder abstoßend finden soll. Mutig ist diese 
Arbeit, die den Widerspruch nicht scheut, allemal. 
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