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PRESSETEXT KURL

,Decide or else” (frei Gibersetzt: Entscheid oder stirb) — unter diesem Motto findet vom 22. Juni bis 1.
Juli das Impulse Theater Festival, veranstaltet vomNRW KULTURsekretariat, statt. 2017 wird K&In
zum Mittelpunkt des Festivals fiir die wichtigsten freien Theaterproduktionen aus dem
deutschsprachigen Raum.

Festivalzentrum und eine Hauptspielstatte bildet in diesem Jahr die studiobiihnekdln. Mit Dries
Verhoevens ,Guilty Landscapes”, ,Du gingst fort” von den RabtaldirndIn, ,Who cares?!“ von Swoosh
Lieu und drei Monologen von She She Pop, internil und Gintersdorfer/KlaRen sind hier
herausragende Produktionen freien Theaters zu sehen. Zusatzlich zeigt das Schauspiel Kéln im Depot
mit Boris Nikitins ,,Hamlet”, ,,Sorry” von Monster Truck sowie ,Five Easy Pieces” von Milo Rau drei
Festivalpositionen. ,Die Erfindung der Gertraud Stock” des Kollektivs vorschlag:hammer in der
TanzFaktur Koln und ,,DA GEFAHR!“ des FUNDUS THEATER fiir Kinder von 3-10 im K6lner Kinstler
Theater machen die Reihe der neun eingeladenen Produktionen in den Kélner Spielstatten komplett.

AuBerdem verwandelt Richard Lowdon, Griindungsmitglied, Performer und Bithnenbildner der
legendaren Truppe Forced Entertainment aus Sheffield, die Probebiihne der studiobiihnekdln mit
ihrem einladenden Garten in einen aus der Zeit gefallenen Pub, eine theatrale Installation des
Miteinanders, in der Gaste und Kiinstlerinnen allabendlich zusammenfinden. Die ,Sideshow” im
Festivalzentrum bietet ein breites Programm zwischen Party, Konzertreihe, Diskurse und Bar-
Performance.

Zudem kommt der Film ,Germany 2071“ des New Yorker Nature Theater of Oklahoma, der im
vergangen Jahr mit Kélner Beteiligung (riickwaérts) gedreht wurde, im GroBen Sendesaal des WDR zur
Weltpremiere.

Im umfangreichen Theorieprogramm wird die Impulse-Konferenz 2017 zum Thema ,,Entscheidungen
in Gesellschaft, Politik und Kunst” flankiert von Gesprachen, Arbeitstreffen und Workshops sowie
Livekritik und Einflihrungen.

Dariiber hinaus entstehen in Miilheim an der Ruhr mit ,,Of All The People In All The World“ und in
Disseldorf mit ,Delicate Instruments of Engagement” neue, ortsspezifische Arbeiten der britischen
Gruppe Stan’s Cafe und der rumanischen Choreografin Alexandra Pirici.

Das Impulse Theater Festival 2017 wird veranstaltet vom NRW KULTURsekretariat in Kooperation mit
der studiobiihnekéln, dem Ringlokschuppen Ruhr und dem FFT Diisseldorf, den Stédten Kéln, Miilheim
an der Ruhr und Diisseldorf sowie in Verbindung mit dem Schauspiel KéIn. Das Festival wird geférdert
durch das Ministerium fiir Familie, Kinder, Jugend, Kultur und Sport des Landes Nordrhein-Westfalen,
die Beauftragte der Bundesregierung fiir Kultur und Medien, die Kunststiftung NRW, die Sparkasse
KéInBonn, das Goethe-Institut und das NATIONALE PERFORMANCE NETZ (NPN).



PRESSETEXT AUSFUHRLICH

Das Impulse Theater Festival begreift Theater als gesellschaftliches Labor. Seit Beginn der
kiinstlerischen Leitung von Florian Malzacher untersucht Impulse, wie politisches Theater heute
aussehen und handeln kann, in welchem Verhaltnis es zur Gesellschaft steht und inwieweit nicht nur
kiinstlerische Ergebnisse, sondern auch Arbeitsweisen und Organisationsformen selbst politische
Experimente sein kdnnen. Im Mittelpunkt standen dabei Fragen, die Theater und Gesellschaft
gleichermalien betreffen: Wer wird von wem auf welche Weise reprasentiert? Wie kdnnen wir in
Zeiten untbersichtlicher Zusammenhange ohne allgemeingiiltiges Rezept agieren?

Solche Uberlegungen werden in der aktuellen Ausgabe fortgesetzt: Im Zentrum des vom NRW
KULTURsekretariat veranstalteten Festivals fiir die wichtigsten freien Theaterproduktionen aus dem
deutschsprachigen Raum, das diesmal vom 22. Juni bis 1. Juli mit Schwerpunkt KéIn stattfindet, steht
das Thema Entscheidungen in Gesellschaft, Politik und Kunst. ,Decide or Else” (frei Uibersetzt:
Entscheid oder stirb) — das ist nicht nur ein demokratisches Versprechen, sondern auch eine
Drohung. Wie soll man heute entscheiden, welche Entscheidungen darf man Gberhaupt treffen?
Welche Findungs- und Verhandlungsprozesse herrschen in Politik, Gesellschaft und Wirtschaft? Und:
Hat Kunst der Krise der Demokratien etwas Eigenes entgegenzusetzen?

Entscheiden ist eine politische und zugleich eine zutiefst persdnliche Angelegenheit. Im lateinischen
Wort decisio steckt der Schnitt, nach dem es kein Zuriick gibt. Und so beginnt das Festival mit einem
Verweis auf den wohl beriihmtesten (Nicht-)Entscheider der Theatergeschichte: Fur den ,,Hamlet”
des Schweizer Theatermachers Boris Nikitin ist Sein oder Nicht-Sein, Zaudern oder Handeln keine
Frage der Entscheidung mehr, sondern eine Spannung, die man aushalten muss. (Schauspiel KéIn /
Depot 2, Do, 22. & Fr, 23. Juni, 19:30 Uhr)

Die Berliner Theatergruppe Monster Truck stellt das Publikum mit ,Sorry“ vor ein dhnliches
Dilemma: In der kontroversen Arbeit, die gemeinsam mit dem nigerianischen Choreografen Segun
Adefila und seiner jungen Tanzkompanie The Footprints entstand, werden die Zuschauerlnnen zu
widerwilligen Komplizinnen eines albtraumhaften postkolonialen Kulturaustauschs. Der Wunsch, sich
zu verhalten, findet kein Ventil. (Schauspiel Kéln / Depot 2, Mi, 28. & Do, 29. Juni, 19:30 Uhr)

Das ist eine Situation, die auf ganz andere Weise auch der Schweizer Milo Rau, derzeit als Regisseur
und Provokateur des politischen Theaters in aller Munde, mit ,,Five Easy Pieces” erzeugt. In einem
der meistdiskutierten europaischen Theaterstiicke der letzten Saison spielen Kinder die Geschichte
des belgischen padophilen Morders Marc Dutroux nach, und wieder wird die Verantwortung ans
Publikum delegiert: Was sollen Kinder wissen, tun, aussprechen? Welche Rolle spielen die
Zeuglnnen? (Schauspiel KéIn / Depot 1, Fr, 30. Juni & Sa, 1. Juli, 19:30 Uhr)

Noch mehr ist der Betrachter in Dries Verhoevens ebenso politischer wie poetischer Live-Installation
auf sich selbst gestellt, wenn er ganz allein der Protagonistin einer fremden Welt begegnet. ,,Guilty
Landscapes”, eine ruhige, intime Arbeit des in Berlin lebenden niederlandischen Kiinstlers, verlangt
uns das paradoxe Kunststiick ab, uns gleichzeitig selbst zu hinterfragen und zu positionieren.
(studiobiihnekéln / White Cube, Fr, 23. Juni - Sa, 1. Juli)



Im Vergleich scheinen da die Entscheidungen, die ins Zentrum von ,,Du gingst fort” gerlickt werden,
auf den ersten Blick privat oder gar provinziell. Dass sie aber nicht minder politisch und universell
sind, zeigt das steirische Frauenkollektiv Die Rabtaldirndln auf seiner Suche nach jenen, die
weggezogen sind —vom Land in die Stadt, aus engem sozialen Zusammenhalt und Filirsorge in
vergleichsweise groRe Anonymitat, aber auch Freiheit. (studiobiihnekéln, Fr, 23. & Sa, 24. Juni, 19:30
Uhr)

Wer hilft und sorgt, wenn die familiaren und nachbarschaftlichen Netze nicht mehr dicht genug sind,
danach fragt auch das junge Frankfurter Performance- und Medienkollektiv Swoosh Lieu und
versammelt jene, deren unsichtbare Arbeit das (Uber-)Leben erst méglich macht. Die inszenierte
Installation ,,Who cares?!” wirft einen feministischen Blick auf Sorge-Zusammenhange.
(studiobiihnekéln, Di, 27. & Mi, 28. Juni, 19:30 Uhr)

,Die Erfindung der Gertraud Stock” der ebenfalls jungen Theatergruppe vorschlag:hammer aus
Hildesheim fokussiert hingegen ein einziges Leben: Interviews, Fotos und personliche
Aufzeichnungen — faktentreu und frei erfunden — fihren durch die Biografie einer gewohnlich
ungewohnlichen Frau am Ende ihres Lebens. (TanzFaktur, Sa, 24. & So, 25. Juni, 16:30 & 19:30 Uhr,
Mo, 26. Juni, 19 & 21:30 Uhr)

Am anderen Ende der Altersskala stehen die drei- bis zehnjahrigen Zuschauerlnnen und
Protagonistinnen von ,,DA GEFAHR!“, einer Arbeit des Hamburger FUNDUS THEATER, bei der
deutlich wird, wie sehr Entscheidungsraume von frith an durch Normen und VorsichtsmaBnahmen
bestimmt werden. Wenn das Theater der Raum ist, in dem man dann doch mal an einer 9-Volt-
Batterie leckt, ist vielleicht noch Hoffnung. (KéIner Kiinstler Theater, So, 25. Juni, 15 Uhr & 17:30 Uhr,
Mo, 26 . Juni, 10 Uhr & 17:30 Uhr)

Ebenfalls durchaus optimistisch nutzen She She Pop und Gintersdorfer/KlaBen — altbekannte
Festivalgdste — sowie die erstmals zu Impulse eingeladene Gruppe internil den Raum des Theaters,
wenn sie sich am Ende des Festivals der etwas verstaubten Form des Monologs widmen und so den
Bogen zum Er6ffnungs-,Hamlet” schlagen: Was hat der Einzelne in der Gesellschaft zu sagen? Und
wo liegen die Grenzen zwischen Individuum und Kollektiv, Performerin und ZuschauerIn?
(studiobiihnekéln, Fr, 30. Juni & Sa 1. Juli, 19:30 Uhr)



INTERNATIONALE POSITIONEN

Im GrolRen Sendesaal des WDR feiert der mit Kélner und Berliner Biirgerinnen im vergangenen Jahr
gedrehte Film ,Germany Year 2071“ des New Yorker Nature Theater of Oklahoma seine
Weltpremiere. Das gleichnamige Horspiel — eine Koproduktion mit dem WDR — wird bereits am
Festivalvorabend urgesendet und ist der Auftakt einer Reihe von Radiohérspielen, die den Ather als
weitere Impulse-Blihne bespielen. (Ké/n, Funkhaus Wallrafplatz, So, 25. Juni, 19:30 Uhr)

In der grolRen Halle des Ringlokschuppen Ruhr in Milheim untersucht derweil die britische Gruppe
Stan’s Cafe humorvoll und durchdacht mit ihrer raumgreifenden, theatralen und doch nur aus
Reiskornhiigeln bestehenden Installation ,,Of All The People In All The World“, auf welchen
Grundlagen unsere Entscheidungen basieren. Hier sprechen Statistiken fiir sich selbst. Hiigel neben
Hiigel reprasentiert jedes Korn einen Menschen: eine Landschaft, die die Welt bedeutet. Das Projekt
ist inhaltlich eng verbunden mit der bereits vor zwei Jahren initiierte Silent University Ruhr in
Miilheim, die auch in diesem Jahr fortgesetzt wird: Eine autonome Wissensplattform, deren
Lehrende gefliichtete Akademikerinnen sind, die hier ihr Wissen nicht mehr weitergeben kénnen.
(Miilheim an der Ruhr, Ringlokschuppen Ruhr, Sa, 24. Juni - Do, 29. Juni)

In Disseldorf nimmt ,,Delicate Instruments of Engagement” als fortwahrende performative Aktion
und lebendige Ausstellung rund dreiRig Jahre nach Joseph Beuys’ Tod ihren Ausgang im Erbe der
Stadt als historischem Ort der Grenziiberschreitung von Kunst und Politik. Gemeinsam mit flinf
Performerinnen entfaltet Alexandra Pirici, eine der erfolgreichsten Choreografinnen ihrer
Generation, eine Landschaft aus Gesten, Bildern und Momenten und mischt in den Rdumen der
Disseldorfer Kunsthalle sowie des Kunstvereins ikonische und weniger bekannte Bilder und
Ereignisse, popkulturelle und politische Gesten: Ceausescus Hinrichtung, Pussy Riots ,,Punk-Gebet” in
Moskau, Joseph Beuys’ japanische Whisky-Werbung, die ihm half, seine ,, 7000 Eichen” fiir die
documenta zu finanzieren. (Diisseldorf, Kunsthalle | Kunstverein, Sa, 24. & So, 25. Juni, Do, 29. Juni -
Sa, 1. Juli)

In Gesprachen, Vortragen, Arbeitstreffen, vor allem aber bei der Impulse-Konferenz am letzten Tag
adressieren Kinstlerinnen, Theoretikerinnen, Aktivistinnen, die groRenteils dem Festival auf
unterschiedliche Weise bereits langer verbunden sind, nochmals ganz direkt die Frage, was fiir
Entscheidungen wir tiberhaupt treffen dirfen und sollten. Chantal Mouffe, die als Politikphilosophin
unsere Uberlegungen in den letzten Jahren stark geprigt hat, wird ebenso zu Gast sein wie Antanas
Mockus, legendarer ehemaliger Blrgermeister von Bogota, dessen Arbeit und Glaube an die Kraft
einer aktiven Zivilgesellschaft noch immer bewegend und motivierend sind. (studiobiihnekélin, Sa, 1.
Juli, 10-18 Uhr)

Wahrend also die meisten Impulse-Arbeiten einen sehr direkten Blick auf unsere Gesellschaft und
ihre Probleme werfen, zieht sich das Festivalzentrum — entworfen von Richard Lowdon,
Griindungsmitglied, Performer und Bihnenbildner der legendaren Theatergruppe Forced
Entertainment — in der studiobihnek6ln bewusst zurick: ,, Sideshow” ist eine Bar, eine Biihne, ein
wunderbarer Garten. Benannt nach den englischen Volks- und Gemeindefesten, bei denen kleine
Attraktionen und die richtigen Getranke feilgeboten werden, gibt es auf diesem Nebenschauplatz
Performances, Konzerte, Diskussionen und was sonst noch so dazugehort. (studiobiihnekéin, Fr, 23.
Juni - Sa, 1. Juli)



PROGRAMM - UBERBLICK

EINLADUNGEN

Boris Nikitin Hamlet

Dries Verhoeven Guilty Landscapes

Die Rabtaldirndin Du gingst fort!

vorschlag:hammer Die Erfindung der Gertraud Stock
FUNDUS THEATER DA GEFAHR!

Swoosh Lieu Who Cares?!

Monster Truck & The Footprints Sorry

Milo Rau | IIPM & CAMPO Five Easy Pieces

She She Pop | internil | Gintersdorfer/KlaRen Drei Monologe

INTERNATIONALE AUFTRAGSWERKE

Alexandra Pirici Delicate Instruments of Engagement
Stan’s Cafe Of All The People In All The World

Richard Lowdon Sideshow

FILM

Nature Theater of Oklahoma Germany Year 2071

KONFERENL & DISKURS

Decide or else Entscheidungen in Gesellschaft, Politik und Kunst



EINLADUNGEN

HAMLET
BORIS NIKITIN

Dieser Hamlet ist nicht Shakespeares Danenprinz, er spricht kaum ein Wort der beriihmten Vorlage
und ist doch ein Hamlet-Prototyp unserer Zeit. Sein oder nicht sein, das ist hier keine Frage der
Entscheidung mehr, sondern eine Spannung, die man aushalten muss. Keine der Arbeiten des
Theatermachers Boris Nikitin geht so unter die Haut wie diese Verhandlung von Krankheit, Tod,
Depression, vom Andersseinwollen und -missen. Begleitet von Kélner Barockmusikerinnen begibt
sich der Performer und Musiker Julian Meding auf einen darstellerischen Parforceritt.

Do, 22. & Fr, 23. Juni, 19:30 Uhr, Schauspiel KdIn / Depot 2

GUILTY LANDSCAPES
DRIES VERHOEVEN

Armut, Ausbeutung und Aufruhr ... Der in Berlin lebende niederlandische Kiinstler Dries Verhoeven
konfrontiert uns aus unmittelbarer Nahe und ganz personlich mit Bildern von Krisenherden, die
taglich auf allen Bildschirmen flackern und anklagen: Wie sollen wir wegschauen, wenn die
Menschen hinter den Nachrichten uns plétzlich direkt ins Auge blicken? Ohne ihren politischen
Stachel einzubiRen, ist ,,Guilty Landscapes” Verhoevens bislang poetischste und anriihrendste
Arbeit.

Fr, 23. Juni, 18-23 Uhr, Sa, 24. Juni, 16-23 Uhr, So, 25. Juni, 12-18 Uhr,
Mo, 26. Juni - Sa, 1. Juli, 16-23 Uhr
studiobiihnekoln / White Cube
Einlass zur vollen und halben Stunde.
Tickets unter (landscapes@festivalimpulse.de) gelten fiir die definierte Anfangszeit.

DU GINGST FORT
DIE RABTALDIRNDLN

Wie kann man nur seine Heimat — das Rabtal! — verlassen? Warum sind die urbanen Verlockungen so
siR? Und was konnte zur Rickkehr bewegen? Landflucht stellt die Provinz vor existenzielle
Probleme. Mit sprédem Charme fahndet das steirische Performerinnenkollektiv mit Landei-
Vergangenheit nach jenen, die gegangen sind, und beschaftigt sich anhand von Fallbeispielen ebenso
scherz- wie ernsthaft mit jenen Ausheimischen, die ihr Glick in der Metropole suchen.

Fr, 23. & Sa, 24. Juni, 19:30 Uhr, studiobiihnekdln



DIE ERFINDUNG DER GERTRAUD STOCK
VORSCHLAG:HAMMER

Wie flihlt es sich an, alt zu sein? Kann man Sterben proben? In einer installativen Anordnung entwirft
die Gruppe vorschlag:hammer anhand von Interviews, Fotos, personlichen Aufzeichnungen das
mogliche Leben der Gertraud Stock. Vierundachtzig Jahre, in denen sich nicht nur alles um sie herum,
sondern auch ihre Entscheidungen und Uberzeugungen verdndert haben. Was hat es friiher
bedeutet, was heildt es heute, eine Frau und jetzt alt zu sein? Unverkennbares Markenzeichen des
Hildesheimer Kollektivs: Die Lust am Erzahlen in der Tradition des storytelling, bei der Fakten und
Fiktion nicht immer klar unterscheidbar sind.

Sa, 24. & So, 25. Juni, 16:30 & 19:30 Uhr
Mo, 26. Juni, 19 & 21:30 Uhr, TanzFaktur Koln

DA GEFRHR!
FUNDUS THEATER / FORSCHUNGSTHEATER

Wer noch nie seine Finger mit Sekundenkleber verleimt oder an einer Batterie geleckt hat, der hat
vielleicht etwas verpasst: namlich etwas zu wagen, auszuprobieren, zu scheitern und es neu zu
versuchen. In ,,DA GEFAHR!“ sind Kinder und Erwachsene eingeladen, sich dem Gefahrlichen zu
nahern, Angst kennenzulernen, um sich in der Welt zurechtzufinden. Das FUNDUS THEATER
entwickelt ein interaktives Spielfeld, in dem Live Art, spielerisches Ausprobieren und philosophische
Gesprache mit Kindern einander erganzen. Kunst wird zum Aktions- und Probenraum des Lebens und
fragt ungeniert, was erlaubt ist.

So, 25. Juni, 15 & 17:30 Uhr, Mo, 26. Juni, 10 & 17:30 Uhr
KKT — Kdlner Kiinstler Theater

WHO CARES?!
SWOOSH LIEU

Noch immer werden Sorgearbeit und Pflege kaum wahrgenommen, wahrend ihre Protagonistinnen
mit sexistischen Stereotypen und Erwartungen zu kdampfen haben. Was vielen als Liebe und
Flursorglichkeit gilt, nennt das Frankfurter Performance- und Medienkollektiv Swoosh Lieu:
unbezahlte Arbeit. Die inszenierte Installation wirft einen feministischen Blick auf die 6konomischen
und symbolischen Zusammenhange kommerzieller und privater Sorge-Tatigkeit. ,Who cares?!” ist
ein markantes Bihnenmanifest und eine starke Stimme des zumeist schweigsamen Teils unserer
Gesellschaft.

Di, 27. & Mi, 28. Juni, 19:30 Uhr, studiobiihnekdln



SORRY
MONSTER TRUCK & THE FOOTPRINTS

Ein gut gendhrter weiller Mann sitzt auf dem blank geputzten Bihnenquadrat, verzehrt eine Tafel
Ritter Sport und blickt dabei auf das fast nackte schwarze Kind zu seinen FliRen. Eine Provokation.
Aber was genau schreckt uns ab? In ,Sorry” werden wir zu Zeuglnnen, zu (wider)willigen
Komplizinnen. Der Wunsch, sich zu positionieren, findet kein offenkundiges Ventil. Gemeinsam mit
dem nigerianischen Choreografen Segun Adefila und seiner Tanzkompanie The Footprints bringt die
Berliner Theatergruppe Monster Truck den moralischen Boden unter den Zuschauerinnen ins
Wanken. ,,Sorry” zeigt den postkolonialen Kulturaustausch als albtraumhaftes Spiel voller Grenzen.

Mi, 28. & Do, 29. Juni, 19: 30 Uhr, Schauspiel Kdln / Depot 2

FIVE EASY PIECES
MILO RAU / IIPM & CAMPO

Nacht in einem belgischen Wohnzimmer. Ein Elternpaar wartet auf Nachricht von ihrem
verschwundenen Kind. Dabei weilR das Publikum langst: Die Tochter ist wie viele andere Opfer des
belgischen Kinderschdanders und Moérders Marc Dutroux geworden. Milo Rau, derzeit als Regisseur
und Provokateur des politischen Theaters in aller Munde, ldsst alle Parts von Kindern des Genter
Theater CAMPO spielen. Bei ,Five Easy Pieces” stehen jene im Mittelpunkt, die meist in den
Hintergrund der Berichterstattung gerieten. Gelingt es, die Machthierachien umzudrehen?

Fr, 30. Juni & Sa, 1. Juli, 19:30 Uhr, Schauspiel Kdin / Depot 1

DREI MONOLOGE
SHE SHE POP BESESSEN
INTERNIL AGGROPROLYPSE
GINTERSDORFER / KLASSEN FREIE REDE

Das Monologisieren ist in Verruf gekommen in unserer auf Dialog ausgerichteten Gesellschaft.
Dennoch ermachtigt sich im Monolog eine Stimme, offenbart sich eine Haltung angesichts des
Gegenlibers — des Publikums — der Gemeinschaft. Drei klare Positionierungen im Dialog: ,Besessen’
ist ein vielstimmiges Selbstgesprach Uber Besitzverhaltnisse. ,Aggroprolypse” entlarvt postpolitische
Glaubensbekenntnisse im digitalen Raum als Selfies des ewigen Erwachens. Und ,Freie Rede”
demontiert Barrieren, Grenzen, Betrugsmechanismen unserer globalisierten Welt.

i

Fr, 30. Juni & Sa, 1. Juli, 19:30 Uhr, studiobiihnekdln



INTERNATIONALE AUFTRAGSWERKE

SIDESHOW
RICHARD LOWDON (FORCED ENTERTAINMENT)

Benannt nach den englischen Volksfesten, bei denen kleine Attraktionen und die richtigen Getranke
feilgeboten werden, ist die ,,Sideshow” das Zentrum fiir das eigentlich Wichtige: das Unwichtige!
Richard Lowdon, Griindungsmitglied, Performer und Blihnenbildner der legendaren Truppe Forced
Entertainment aus Sheffield, verwandelt die Probebiihne der studioblihnekdln mit ihrem
einladenden Garten in einen aus der Zeit gefallenen Pub, eine theatrale Installation des
Miteinanders, in der Gaste und Kiinstlerinnen allabendlich zusammenfinden. Reden, Schweigen,
Tanzen, Trinken an der Bar — mit Blick auf die halbrunde Varietébiihne und ihre Ereignisse.

Fr, 23. Juni — Sa, 1. Juli, Festivalzentrum studiobiihnekdln
Grand Opening, Bar-Performances, Konzertreihe, Party
mit Gesine Danckwart, Dennis Deter, Davis Freemann, Klub Genau, Phil Hayes, Richard Lowdon,
Mitternachtsspecial von PeterLicht u. a.

DELICATE INSTRUMENTS OF ENGAGEMENT
ALEXANDRA PIRICI

Die rumanische Choreografin Alexandra Pirici ist seit ihrer Bespielung des rumanischen Pavillons bei
der Venedig-Biennale 2013 eine zentrale Protagonistin ihrer Generation junger Kiinstlerinnen, die
Performance als Medium verwenden. ,Delicate Instruments of Engagement” ist eine lUber den
gesamten Festivalzeitraum laufende performative Aktion, gewidmet den Gesten der Reprasentation
und des Reprasentativen. Pirici Gberfiihrt ikonische und weniger bekannte Bilder und Ereignisse in
eine Mischung aus popkulturellen und politischen Gesten. Wo die Performancekunst tblicherweise
Korper als Kunstwerke deklariert, werden Kunstwerke zu Kérpern und Bilder werden Wirklichkeit.

Sa, 24. & So, 25. Juni, Do, 29. Juni - Sa, 1. Juli, Kunsthalle / Kunstverein Dusseldorf

OF ALL THE PEOPLE IN ALL THE WORLD
STAN’S CAFE

Die britische Theatergruppe Stan’s Cafe schafft es auf poetische Weise, Statistiken sprechen zu
lassen. Im festen Glauben, dass Fakten Fakten sind — auch wenn wir mit ihnen unterschiedliche
Geschichten erzdhlen kénnen. Alles, was es dazu braucht, sind Tonnen von Reiskérnern. Hiigel neben
Hiigel reprasentiert jedes Korn einen Menschen. In der groRRen Halle des Ringlokschuppen Ruhr
entsteht aus der Zahlenwelt Miilheims und des Ruhrgebiets eine Landschaft, die tiber politische und
gesellschaftliche Verhaltnisse und personliche Schicksale Auskunft gibt.

Sa, 24. - Do, 29. Juni, Ringlokschuppen Ruhr




FILM

GERMANY YEAR 2071
NATURE THEATER OF OKLAHOMA

Der epische Retro-Science-Fiction-Film ,,Germany Year 2071“ zeichnet das distere und zugleich
skurril komische Bild einer neuen, alten, utopischen, dystopischen, nostalgischen, futuristischen
Stadt, die deutlich an das bundesrepublikanische Westdeutschland der Nachkriegsjahre erinnert.
Gedreht wurde im Rahmen des Impulse Theater Festivals 2016 mit groRer Beteiligung von
Blirgerlnnen in Koln und Berlin. Ein Jahr nach dem performativen Drehspektakel kommt Nature
Theater of Oklahoma plinktlich zur feierlichen Weltpremiere des Films zuriick nach Koéln.

So, 25. Juni, 19:30 Uhr, Funkhaus Wallrafplatz / GroBer Sendesaal
Filmmusik live gespielt am Trautonium!

KONFERENL

DECIDE OR ELSE
ENTSCHEIDUNGEN IN GESELLSCHAFT, POLITIK UND KUNST

Zur letzten Ausgabe dieses Impulse-Teams kommen Wegbegleiterinnen, Kiinstlerinnen, Beirate und
Gaste dieser und friherer Impulse zusammen, um grundlegenden Fragen nachzugehen: Was
entscheiden wir, wenn alle zur Wahl stehenden Optionen nicht akzeptabel sind? Glauben wir an
Reform oder Revolution? Sind die Verhaltnisse so komplex, dass nur noch Expertinnen entscheiden
sollen? Oder das Los? Entwickelt das freie Theater tatsachlich kollektive, hierarchiefreie,
transparente Formen des Entscheidens, die es fiir sich in Anspruch nimmt? Fragen Uber Fragen. Klar
ist nur, dass Krise und Entscheidung noch immer zusammenhangen. Und dass die Zeit lauft.

Mit Pelin Bagseran, Andy Blunden (via Skype), Monika Gintersdorfer, Bojana Kunst, Antanas
Mockus, Chantal Mouffe, Milo Rau, Marcus Steinweg, Judha Su, Joanna Warsza u. a.

Sa, 1. Juli, 10:30 - 18 Uhr, studiobiihnekdln

THEORIEPROGRAMM
Gesprache, Arbeitstreffen, Workshops, Livekritik, Einfliihrungen u. a. m.

Fr, 23. Juni - Sa, 1. Juli




SPIELORTE

KON

STUDIOBUHNEKOLN & FESTIVALZENTRUM
Universitatsstrae 16a

50937 Koéln

www.studiobuehnekoeln.de

SCHAUSPIEL KOLN / DEPOT 1 & 2
Schanzenstralle 6-20

51063 Koéln
www.schauspiel.koeln

KOLNER KUNSTLER THEATER
Gruner Weg 5

50825 Kéln

www.k-k-t.de

TANZFAKTUR
Siegburger StraRe 233W
50679 Koéln
www.tanzfaktur.eu

FUNKHAUS WALLRAFPLATZ
Wallrafplatz 5

50667 Koln

wwwl.wdr.de

MULHEIM AN DER RUHR

RINGLOKSCHUPPEN RUHR
Am SchloR Broich 38

45479 Milheim an der Ruhr
www.ringlokschuppen.ruhr

DiSSELDORF

KUNSTHALLE DUSSELDORF & KUNSTVEREIN FUR DIE RHEINLANDE UND WESTFALEN
Grabbeplatz 4

40213 Disseldorf

www.kunsthalle-duesseldorf.de | www.kunstverein-duesseldorf.de



KARTEN

Karten an allen bekannten Vorverkaufsstellen oder online unter www.festivalimpulse.de

Karten fiur ,Guilty Landscapes” nur an der Abendkasse per Reservierung an
landscapes@festivalimpulse.de

Die Abendkasse 6ffnet eine Stunde vor Vorstellungsbeginn an den Spielorten. In der Regel sind an
den Abendkassen Restkarten erhaltlich.

Karten nach Verfligbarkeit. Es gelten die Geschaftsbedingungen der jeweiligen Spielstatte.
Alle Karten 15 Euro, ermaRigt 7 Euro zzgl. 10% VVK-Gebiihren.

White Cube einheitlich 7 Euro.

Karten Depot 1 kosten 10-27 Euro je nach Platzgruppe, ermaRigt 7 Euro zzgl. VVK-Gebiihren
Karten Kunsthalle / Kunstverein Disseldorf 6 Euro, ermaRigt 3 Euro (am Spielort erhaltlich).
GruppenermaBigungen auf Anfrage.

Kartenbestellung unter tickets@buehnen.koeln

Telefon: +49 (0) 221 / 221 28400

Montag - Freitag 10 - 18 Uhr | Samstag 11 - 18 Uhr

Shuttlebus-Service

INFO-HOTLINE
+49 (0] 221/ A70 4559
MO-FR
(AB 22. JUNI THGLICH)
10-18 UHR




LAHLEN & FAKTEN

2017
10 Tage Impulse Theater Festival: 22. Juni— 1. Juli 2017
230 mitwirkende Kiinstlerinnen aus neun Nationen

15 Produktionen im Hauptprogramm
16 Zusatzprogramme
Insgesamt ca. 190 Veranstaltungen

Ca. 300 Bewerbungen im Open Call
Ca. 200 live bzw. per Video gesichtete Positionen
Insgesamt ca. 500 gesehene Arbeiten 2016/17

GESAMTBILANZ 2013-2017
Ca. 1.135 Bewerbungen im Open Call

Mitwirkende Kiinstlerinnen aus 19 Nationen:
Australien, Belgien, Danemark, Deutschland, Elfenbeinkiiste, Frankreich, Israel, Kroatien, Libanon,
Niederlande, Nigeria, Osterreich, Polen, Ruménien, Russland, Schweiz, Tiirkei, UK, USA

Gaste aus 33 Nationen:

Australien, Belgien, Brasilien, Bulgarien, China, Deutschland, Estland, Frankreich, Indonesien, Irland,
Italien, Japan, Kazakhstan, Kolumbien, Kroatien, Litauen, Mazedonien, Niederlande, Nigeria,
Norwegen, Osterreich, Pakistan, Polen, Russland, Schweden, Schweiz, Spanien, Taiwan, Thailand,
Tiarkei, UK, Ukraine, USA



KOOPERATIONSPARTNER

FFT Disseldorf | Kunsthalle Diisseldorf | Kunstverein fur die Rheinlande und Westfalen:
Alexandra Pirici , Delicate Instruments of Engagement”

Ringlokschuppen Ruhr: Stan’s Cafe ,,Of All The People In All The World“

studioblihnekoln: Richard Lowdon (Forced Entertainment) ,,Sideshow” im Festivalzentrum
Schauspiel Kéln:

Daniel Kétter / Constanze Fischbeck , state-theatre #4-6“

Die Stadt von der anderen Seite sehen — Gesprdch

WDR 3:

ENT oder WEDER — Eine WDR 3-Hérspielreihe zum Thema Entscheidung

Neue Orte fiir ein neues Theater — WDR 3 Forum

WDR 3 | Akademie der Kiinste der Welt, KéIn | Berliner Festspiele:
Nature Theater of Oklahoma ,,Germany Year 2071“

Silent University: Gesprédche und Vortrége
Heinrich-Boll-Stiftung: Reclaim the Words — Ein Arbeitstreffen

Bundesverband Freie Darstellende Kiinste:
Was wollen wir - Bundesférderung im Praxischeck — Gespréich

NRW Landesbiiro Freie Darstellende Kiinste: Exchange for Change — Gespréich und Workshop
Institut fiir Medienkultur und Theater, Universitat Kéln: Showing the Invisible — Gespréich
Goethe Institut : Fortbildungsprogramm fiir Leiterinnen & Programmdirektorinnen

,Be my guest-Programm*” Goethe-Institut | Internationales Besucherprogramm NRW
Kultursekretariat: Internationale Besucherinnen

GENAU e.V. / Klub Genau: Genau@Impulse — Konzertreihe



EINLADUNGSPROGRAMM - PRESSESTIMMEN [AUSWAHL)

Boris Nikitin
HAMLET

Der Raum,
der Korper,
der Blick

Kaserne Basel Boris Nikitins Neuproduktion
«Hamlet» eroffnet die Saison

von Nikitin kurz aufgegriffen -, in dem
es heisst: oDir schuf Natur ein Frauen-
angesicht / Mit eigner Hand, Herr-Her-
rin melner Seeles, «Ein Mann
bist du, die Krone der Geschlechter /
Dem Mannesblick und Fravenherz sich

neigts.

Julian Meding verkorpert diese flim-
mernde Gestalt und ist dabei doch
auch er sefbst, erzihlt von sich, stellt
sich aus und paraphrasiert kanonisierte
Passagen aus dem «Hamlets, als seien
sie ihm Kleid und Maske («10 Uhr mor-
gens: Sein / 10 Uhr abends: Nicht-sein;
Nicht-sein-milssen / 14 Uhr: beides,
oder nichts seins); und was einen beim
driiber Nachdenken ziemlich verwirren
kann, erweist sich beim Zuschauen
wohl wieder als {iberraschend leichte
Freude.

Mit Basler Barockensemble

Denn Nikitin schafft es jeweils, seine
klugen Th i in

die bei al-

zung fiir das labile Setting, das Nikitin
anstrebt, dieses oVexierspiel» Qber
Identitiit und Reprisentation, Erwar-
tung und Unberechenbarkeit.

Warum «Hamlet»?

Es ist micht das erste Mal, dass Boris
Nikitin (*1979 in Basel, in Giessen aus-
gebildet und lingst auf grossen Biihnen
angekommen) sich einen grossen Thea-
terstoff vornimmt: 2007 war es «Woy-
zecks, 2010 «Der zerbroch

ler Disparatheit und Labilitit etwas
Zwingendes haben und einen szeni-
schen Sog. Die einem mit ihrer Sinn-
lichkeit das Nachdenken immer wieder
abnehmen, oder es zumindest unter-
laufen. Dazu trigt ausser dem minima-
listischen Raum die Verwendung von
Medien bei. Auch im «Hamlets werden
es Projektionen sein, die Spiel und Text
erglinzen und dabei die Bithne spie-
geln, verdoppeln und verfremden, da-
zu aber weitere Geschichten erzahlen.
die alles wieder relativieren.

dem spielt Musik eine ensdleidende
Rolle. Hk:rsmdesdkvhruls!kzrvom

Barock aDer he

nun also «Hamlets. Aber auch hier wird

diesem Text die Realitat, In der skh die

vorfinden, verhandelbar und
formbar wird. Hamlet, der an der Welt
zu zweifeln beginnt, nachdem sie sich
fiir ihn als falsch/gefilscht erwiesen
hat; der sich in die Zweideutigkeit ge-
splelten Wahnsinns flichtet, um an
[dentitit noch festzuhalten, was ihm

ten. Lustvoll, aber

Gartens aus Basel, die die postdramati-
sche Anrichtung live mit ihrem baro-
cken Vokabular kommentieren und
komplettieren.

VERLOSUNG
2-mal 2 Tickets fiir Premiere

Fiir die Hamiet-Premiere von heute
Samstag verlost die Kaserne unter der
bz-L zwel mal zwel Tickets. In-

Sterben.
Ausgang filr die Performance ist
Shakespeares XX. Sonett - letztes Jahr

teressierte mailen bitte bis 16 Uhr unter

dem Betreff «Hamlet» Kasernen-Spre-

cher Oliver Bussmann; «0.buss-
basel.chv, Weitere Vor-

schon im Rahmen eines

Specials an der Ziircher Gessnerall

Montag bis D

BORIS NHITIV

Wirkt alt und kindlich, Julian Meding als moderner Hamlet.

BZ Basel, 24. September 2016




Krise, Kritik und Theater sind ein eingespieltes Team
Manchmal bis zur Ununterscheidbarkeit.
Uber Boris Nikitins «Hamlet»-Performance und den
neuesten Stand der Kritik-Philosophie

Von Nikolaus Miiller-Schsll

aum einmal an diesem Abend steht er still. Er tritt von
einem aufs andere Bein. Er tinzelt, trigt in sich eine Un
ruhe, die ansteckt. Vielleicht, weil es kaum méglich ist,
sich mit thm zu identifizieren, ja, weil man ihm am liebs-
ten gar nicht mehr zuschauen und zuhren wiirde. Dann
etwa, wenn er sich iiber die Blasen auf seiner Haut aus-
liisst, Und weil man doch andererseits nicht anders kann,
als von seiner merkwilrdigen Art des Spiels angezogen zu werden. Weil
man, gebannt und abgestoSen, zumindest sich nicht abwenden mag.
s es genau ist, das einen zugleich anzieht und ab-
stBft. Er ist nicht auffillig auf den ersten Blick, oder kaum: ein schlaksiger,
uns direkt fixierender Mann, schwarze Jeans mit Nietengiirtel, schwarze
Jacke, darunter ein T-Shirt, auf dem «Heiterkeit» steht. Aber etwas an
ihm befremdet, irgendwann fillt es auf: keine Haare, e Augenbraven,
Vielleicht ist es das, was ihn fremd macht, ja unheimlich. Und zugleich
den Blick auf ihn zieht,

Julian Meding, der Performer und Siinger im «Hamlet» des Schweizer
Reglsseurs Boris Nikitin, begriifit uns an diesem Abend in der Basler Ka-
serne auf die denkbar illusionsloseste Weise: Stellt sich mit Namen vor,
erklirt, dass wir hier im Theater seien. Und dass das Theater ihm zum
Schutzraum geworden sei. Weil hier alles erzihlbar sei, hier, wo immer
die Moglichkeit der Fiktion da ist, wo alles Material wird. Aber stimmt
das tiberhaupt? Ist er geschiltzt vor der Blofstellung? Die Zweifel wach-
sen, wenn er mit vielen Details erziihlt vom Tod seines Vaters in der Kli-
nik, vom Umgang mit einer «klinischen Angststorungs, vom Rand der
Gesundheit und auch davon, dass er sich durch die Rasur der Kopf- und
Gesichtshaare sverpixelts habe. Kann man all das erfinden? Die Haare
fehlen ihm jedenfalls,

Ist das Hamlet? Ist das der Performer namens Julian Meding? Ist er
beldes, weil, welch Fund, die Geschichte, die er uns erzihlt, wirkt wie ein
Kommentar zu Shakespeares « Hamlet»? Beginnend mit dem Tod und
dem zum Bild, zum Geist mutierenden Vater, iiber die Delegitimierung
des AuBenseiters, den das System nicht mehr anerkennt, zur iiber Video
eingespielten Mise en abime, einer Kindertheaterszene aus vergangenen
n, bis hin zum Song von der Wasserleiche am Ende. Oder ist diese
Geschichte, diese weitere Fufinote zum groften Stoff des neuzeitlichen
Theaters, nur so passend, weil sie passend gemacht wurde?

Alles an diesem Performer, an Julian Meding, scheint konstrulert, Er
Ist eine Kunstfigur, ein buchstiiblicher Selfmademan, einer, der sein Spre
chen, diesen leicht aggressiven, néligen, effeminierten Ton, sein Auftre
ten, diese leicht abstoftende, Anstoft erregende Erscheinung, seinen Gang,
seinen Blick und selbst seine Geschichte, so scheint es, so oft bearbeitet
hat, dass wir nicht nur sein Bild auf der ihn verdoppelnden Leinwand,
sondern mehr noch ihn selbst nicht linger sehen kisnnen, ohne an Foto
montage, filmische Schnitte, Verpixelung zu denken, an Cyborgs, das un
trennbare Gemisch von Fakt und Fiktion, Mensch und Maschine der So
cial Media. Er ist, wovon die Asthetiker des 18. Jahrhunderts triiumten:
sein eigenes Werk.

Doch zugleich ist «Hamlet die jiingste einer Serie von Arbeiten Ni-
kitins, dessen gro8es Thema die niemals feststellbare Grenze zwischen
Realitét und Fiktion ist. In der Tradition der Klassischen Performance Art
und ihrer deutschen Nachfolger, von Rimini Protokoll, Gob Squad, René
Pollesch, She She Pop oder Hofmann & Lindholm, erwacht sein Interesse
dort, wo statt klassisch ausgebildeter Schauspieler Akteure mit anderem
Hintergrund auf die Bithne treten. Doch das Spezifikum seiner Arbeiten
ist, dass in thnen statt Experten aus der Wirklichkeit eher solche aus dem
Theater auf der Bithne stehen. Als sie selbst, Als andere.

Und so verrit denn auch der Abendzettel des «Hamlets, dass der Text,
die Geschichte Medings, seine Selbstentbléfung und -inszenierung, ge-
schrieben ist von Nikitin und ihm. In Nikitins Inszenierung wird sie be-
stindig ergiinzt und verdoppelt: Auf einer Videoleinwand sehen wir ihn,

Schwer zu sagen, wa

live von einer Kamera (ibertragen, die seine Erscheinung zugleich kom-
mentiert, durch Close-ups niherriickt und durch den seitlichen Winkel
wegstellt, durch Effekte der Beleuchtung zur Geistererscheinung erhoben
oder mit anderem, dokumentarisch wirkendem Material versetzt. Von
elnem Moment an wird seine Blihnenperformance begleitet von einem
Barock-Quartett, drei Streichemn und einem Cembalo, die in ihrer Musik
Akzente setzen, die mal an Hindel, mal an Strawinsky, hiiufig aber auch
an nicht identifizierbare Film-Musik erinnern, eingesetzt zur Steigerung
der Spannung, und doch, wie es scheint, zugleich, wenn wir ihre Herstel-
lung sehen, darin neobarock, des Effektvollen der eigenen Effekte immer
bewusst.

Es ist ein Abend, der uns festhilt, weil er uns schwanken liisst, wie der
Performer vor uns schwankt, unschliissig nicht nur, was uns hier eigent-
lich gezeigt wird, sondern auch, ob das, was wir da sehen, in seinen zum
Teil intimsten, abstofiendsten, ja ekligen Details eigentlich etwas ist, was
wir sehen und horen wollen. Wie sehr sich Nikitin mit Arbeiten wie die-
ser an eine Grenze des Theaters begibt, belegt im selben Maf wie die Be-
wunderung seiner schon zahlreichen Fans die Ablehnung derer, die aus
seinen Abenden fllichten oder iiber sie schimpfen: Wie wenige andere
fiihrt Boris Nikitin das Theater derzeit an einen kritischen Punkt, Das er
fordert allerdings weitere E

Kritik in der Krise

Denn auf der einen Seite scheint es heute kaum noch anderes als kriti
sches Theater zu gebe t geradezu ein unausgesprochener Impera
tivin grofien Teilen des heutigen Theaters, dass es gelte, kritisch zu sein,
Im Umgang mit der Okonomie, der Politik, der Religion, der Moral, mit
Normen und Normierungen und, allgemeiner gesproch
Form von Herrschaft und Macht. Doch im selben MaR, wie dieses Selbst-
verstindnis beinahe eine Art von Common Sense darstell, liegt es nahe,
s selbst einer eingehenden Kritik zu unterziehen. Denn nicht nur stellt
die Kritik im Theater bekanntlich sehr hiufig eine Form des wohlfeilen
Preaching to the converted dar, sicht ab von den eigenen materiellen Be-
dingungen und den mit ihr verfolgten weniger kritisch zu nennenden
Zwecken der Selbstiegitimierung und der Befriedigung des eigenen Nar-
zissmus - sie vergisst vor allem auch die radikale Erschiltterung, welche
die Kritik aulerhalb des Theaters, Kritik in einem philosophischen wie
politischen Sinne, in den vergangenen Jahrzehnten erfahren hat.

Dass Kritik wichtig, unumgehbar und notwendig erscheint, davon
zeugt eine auffillige Hiufung von Aktivititen aller Art, die auf die vielen
Krisen der vergangenen Jahre - auf Finanz-, Banken-, Furo-, Griechen-
land-, Ukraine- und schliefilich die sogenannte Fliichtlingskrise - mit der
Riickbesinnung auf die gemeinsame Wurzel von Kritik und Krise erinnern,
das griechische Krinein: Angesichts der als kritisch angesehenen Gegen-
wart wird auf die Unvermeidbarkeit und Notwendigkeit von Kritik ver-
wiesen. «Was ist Kritik?», fragte eine Philosophenkonferenz im Februar
dieses Jahres in Berlin. «Theater als Kritik» ist das Thema der Anfang No
vember in Frankfurt und Giefen veranstalteten Konferenz der Gesell
schaft filr Theaterwissenschaft. Eine Konferenz zum gleichen Thema
wird zeitgleich mit dem Kongress in Frankfurt auch in Montpellier statt
finden. Doch iiber der Konjunktur von Kritik kommt auch mit Heftigkeit
deren radikale Infragestellung neuerlich zur Sprache. Kalauernd gesagt:
Es steht kritisch um die Kritik.

Wozu noch Kritik, schreiben die Philosophen Rahel Jaeggi und Thilo
Wesche In einem bei Suhrkamp erschienenen Sammelband mit dem Ti
tel «Was ist Kritik?», vangesichts gesellschaftlicher Verhiltnisse, die sich
so darstellen, als gibe es zu ihnen keine Alternative und in ihnen keine
Entscheidungsspielrdume?s Warum Kritik, fragt Richard Rorty, wenn an-
gesichts der Ungewissheit, dass Kritik zu Besserem fiihre, es doch niher
liege, eine problematische Praxis eben durch eine alternative Praxis zu

1, mit jeder




ersetzen. Das Argument gleicht jenem der Konservativen seit je, wonach
ein Kritiker zuallererst beweisen miisse, dass er, was er kritisiert, besser
konnte. Und die Antwort wire entsprechend mit und ohne Lessing und
Marx, dass ein anderes zunéchst einmal in der Kritik des Alten zu finden
sei, nicht bereits vorwegnehmend dogmatisch bestimmt werden muss.
Gleichwohl behilt Rortys Einwand vor dem Hintergrund einer nicht lin-
ger voraussetzbaren teleologischen Geschichte, derzufolge man davon
ausgehen konnte, dass das, mit Brecht gesprochen, schlechte Neue alle-
mal besser wire als das gute Alte, eine gewisse Berechtigung. «Gegen
Kritik» {iberschrieb Armen Avanessian vor einiger Zeit einen Vorabdruck
seines Buch-Essays zur Ethik des Wissens und kritisierte dabei eine Kritik,
die das Kritisierte wie den Kritisierenden legitimiere, wies auf die Ver-
strickung des Kritikers im Kritisierten hin wie auch auf das Festhalten der
Kritik an starren Normen. Als Teil eines Zirkels bzw. eines geschlossenen
Systems des Philosophierens erschien sie, zumindest in grofien Teilen,
beginnend mit Kant, Jean-Luc Nancy, der ihr die Notwendigkeit einer ra-
dikalen Auflésung des Zusammenhangs entgegensetzt.

So kommt man denn kaum umbhin, zunéchst einmal Kritik, ihre histo-
rischen Erscheinungsformen, in ihrer Eigenlogik vorzustellen: «Wir nihern
uns dem Zustand der Krise und dem Jahrhundert der Revolutionen», for-
mulierte Rousseau im ausgehenden 18. Jahrhundert. Er prigte damit den
gleichermafien diagnostischen wie prognostischen Begriff des Zeitalters
der Aufkldrung, das in Frankreich auch als Siecle Critique, das kritische
Jahrhundert, bezeichnet wurde. «Unser Zeitalter», schreibt Kant, «ist das
eigentliche Zeitalter der Kritik, der sich alles unterwerfen muss. Religion
durch ihre Heiligkeit und Gesetzgebung durch ihre Majestédt wollen sich
gemeiniglich derselben entziehen. Aber alsdann erregen sie gerechten
Verdacht wider sich.» Sein Kritik-Begriff ist der gegen die Schulmetaphy-
sik gerichtete Gegenbegriff zur Dogmatik. Philosophie ist dogmatisch,
wenn ihr nicht eine kritische Priifung der Elemente und Grenzen der Funk-
tionen a priori der Rationalitiit vorausgegangen ist. In ihrer Einleitung
zum Sammelband geben Jaeggi und Wesche auf engem Raum einen sys-
tematischen Abriss dessen, was Kritik aus heutiger Sicht meint: Analyse,
Beurteilung, Ablehnung, ein konstitutiver Bestandteil menschlicher Pra-
xis, der sich aus Spielrdumen, Deutungs- und Entscheidungsmaglichkei-
ten ergebe, die das menschliche Handeln der Kritik aussetzten. Infrage-
stellung von gesellschaftlichen Werten, Praktiken und Institutionen, von
den mit ihnen verbundenen Welt- und Selbstdeutungen. In ihr sind Dis-
soziation und Assoziation immer verbunden, da auch die radikale Wider-
legung eine Bezugnahme bleibt. Immer gehen mit ihr einher die grund-
legenden Fragen nach den Mafistiben, dem Standpunkt, nach der kriti-
schen Praxis selbst und nicht zuletzt nach deren Verhiltnis zu den von
ihr analysierten Akteuren oder Werken.

Wihrend Jaeggi und Wesche aber, wenn sie von einem «Programm
bildenden Schliisselbegriff» sprechen, nach einem quasi-ontologischen

Infragestellung von gesell-
schaftlichen Werten,
Praktiken und Institutionen,
von den mit ihnen
verbundenen Welt- und
Selbstdeutungen.

Begriff von Kritik zu suchen scheinen, letztlich nach Kritik als einem Fun-
dament, hallt im Titel ihres Bandes zugleich das Echo einer «postfun-
damentalistischen Kritik» nach, die sich bis zum Beginn des 20. Jahr-
hunderts zuriickverfolgen lsst. Sie setzt die kritische Situation der Kritik
voraus und ist nicht von ungefihr von Beginn an aufs Engste mit dem
Theater verbunden.

Postfundamentalistische Kritik

Dass «Krise und Kritik» in einer Weise zusammenzudenken sind, die Kri-
tik selbst nicht ldnger von der konstatierten Krise ausnimmt, kann als
Quintessenz des 20. Jahrhunderts, als Erfahrung jener Weltkrisen be-
zeichnet werden, die mit dem Ersten Weltkrieg, der Inflation, den neuen
Erfindungen und Entdeckungen in den Naturwissenschaften, den ver-
dnderten Produktionsweisen und den geschichtlichen Katastrophen ein-
hergingen. Vor dem Hintergrund der fundamentalen Krisenerfahrungen
ihrer Zeit, welche die Grundlagen der Gesellschaft, der Politik, vor allem
aber die Wissenschaften und Kiinste selbst umfassten, arbeitete eine
Gruppe von Intellektuellen, Kiinstlern und Wissenschaftlern um Bertolt
Brecht und Walter Benjamin Anfang der 30er Jahre am Zeitschriftenpro-
jekt «Krise und Kritik». Der gleichzeitigen Arbeit Brechts am Fragment
gebliebenen «Fatzer» und dem Entwurf einer das Theater der radikalen
Umwandlung aussetzenden «Grofien Piddagogik» des Lehrstiicks war es
darin verwandt, dass die «kritische Grundsituation der heutigen Gesell-
schaft» ausdriicklich positiv gesehen wurde und mit der Primisse beant-
wortet wurde, dass sich das Projekt «im Ganzen nicht auf Autorititen
stiitzen» konne. Beginnend spitestens mit dieser Diskussion der frithen
30er Jahre ldsst sich, wenngleich ohne verbiirgten kausalen Zusammen-
hang, die Entwicklung einer Kritik nachzeichnen, die in Absetzung von
der durch ein Subjekt und (s)eine Geschichte verbiirgten Kritik des 18.
und 19. Jahrhunderts anders neu zu retten versucht, was es mit ihr auf
sich hatte, ohne doch die mit ihrer aufkldrerischen Tradition verbunde-
nen Probleme zu vergessen. Zu nennen wire hier zum einen die von
Adorno/Horkheimer in der «Dialektik der Aufkldrung» unternommene
radikale Kritik der iberkommenen marxistischen Ideologiekritik, wie sie
spiter von Adorno in seinem vielzitierten Aufsatz «Kulturkritik und Ge-
sellschaft» aufgegriffen wird. Zum zweiten wire Roland Barthes' Aufsatz
«Was ist Kritik?» zu erwiihnen, der davon spricht, dass jede Kritik in ihrem
Diskurs «einen impliziten Diskurs {iber sich selbst enthalten miisse» (vgl.
65). Vor allem aber wiire an Foucaults Genealogie der Kritik aus einer
Haltung der «Entunterwerfung» im Verhiltnis zu Formen der Menschen-
regierungskunst einerseits, seine Zuriickweisung jeder fundamentalis-
tischen Kritik andererseits zu erinnern. Alle drei fragten nach dem Grund,
auf dem die Kritik ruht. Die Erschiitterung der Fundamente, fiir die Kri-
tische Theorie und Poststrukturalismus gleichermafien stehen, betrifft
nicht zuletzt alle iiberkommenen Formen einer selbst proto-totalitiren
Kritik.

Die vielleicht denkwiirdigste Position in jiingerer Zeit aber hat mit Si-
cherheit die Philosophin und Literaturwissenschaftlerin Judith Butler
entwickelt. Sie liest die von Foucault als «Entunterwerfung» beschriebene
Haltung der Kritik bzw. den «Willen, nicht regiert zu werden, nicht der-
mafen, nicht von denen da, nicht um diesen Preis» als «Fiktion» im Sin-
ne Nietzsches. Es sei «ein Teil der Philosophie und gleichzeitig kein Teil
der Philosophie, (...) etwas der historischen Praxis der Revolte Verwand-
tes», Foucaults Einsatz sieht sie darin, dass er zur Begriindung der Mog-
lichkeit von Kritik als einer «Praxis des Staunens, des Fragens» oder der
«Kunst der freiwilligen Widersetzlichkeit» nicht weniger als sein ganzes
Denken aufs Spiel setzt. Butler hebt an Foucaults Geste das Wagnis her-
vor, eine «urspriingliche Freiheit» zu behaupten, die er «nicht begriinden
kanny, seine «Setzungy, die die vom «Macht-Wissen gezogenen Grenzen
iiberschreitet» und «dem Subjekt die Perspektive fiir eine kritische Distanz




Theater als Kritik begibt

sich ins Jenseits aller
Seinsbestimmungen und Ver-
sicherungen, dorthin, wo

der Boden unter den Fiifen
zu wanken scheint.

zur etablierten Autoritit zeigt». Die Kritik Foucaults, die «kritische Distanz»,
die er im Akt der «Entunterwerfung» dem Subjekt zuspricht, bezogen auf
eine immer andere konkrete Unterwerfung, die das Subjekt konstituiert,
als immer andere konkrete Widersetzlichkeit gegen diese, kann ausge-
sprochen werden, so schreibt sie, weil sie «mit List inszeniert wird».

Es st kein Zufall, dass Butler in ihrer selbst kritischen Wilrdigung Fou-
caults an dessen Kritikbegriff die Inszenierung hervorhebt, das Als-ob,
kurz gesagr: das Theater. Durch eine Inszenierung, durch Theater, wird
kritische Distanz eréffnet. Theater ist diese kritische Distanz. Es erlaubt,
die vermeintlich feste Bindung zwischen Wahrheit, Macht, Unterwerfung
und Subjektivierung dadurch als nicht weiter begriindbar zu erkennen,
dass es sie in einem selbst nicht begriindbaren Akt auflost und verschiebt.
Zu Recht hebt Butler die ethische und politische Dimension dieses Aktes
hervor, zugleich seine Fiktionalitiit im Sinne Nietzsches, seine «Kunst».
Der Akt der Begriindung «urspriinglicher Freiheit» ist selbst, was er be-
hauptet, eine nicht weiter begriindbare Auflésung von Griindungen, eine
anti-fundamentalistische Praxis, durch welche, noch einmal Butler, «das
Selbst sich in der Entunterwerfung bildet, seine Deformation als Subjekt
riskiert und jene ontologisch unsichere Position einnimmt, die von Neu-
em die Frage aufwirft: Wer wird hier Subjekt sein, und was wird als Leben
zihlen?»

Theater als Kritik
Wenn nun aber Butler und andere nahel dass gewissermafien jeder
Kritik, die diesen Namen verdient, die Inszenierung, das Theater eigen
ist - in Gestalt ihrer strategischen Ubertretung, dort, wo sie so tut, als ob
das, wofiir es keinen Grund gibt, einen hiitte - was ist dann das Spezifi-
kum von Theater als Kritik? Platter gesagt: Wenn alle Kritik Theater ist,
ist dann auch jedes Theater Kritik? Mitnichten. Vielmehr ist Theater kri-
tisch nur dort, wo es, wie die Philosophie ihr Denken, die Philosophie selbst,
das Theater aufs Spiel setzt. Wo es sich von jedem Grund, jeder Autoritit,
jeder Riickversicherung in Regeln, Normen, Institutionen, Konventionen,
Handwerk und Technik 16st und Spieler wie Zuschauer dergestalt im glei-
chen Maf an den Rand der eigenen Sicherheiten fiihrt wie die philoso-
phische Kritik. Kritisch ist Theater als jene temporire Uberschreitung
der Normen, in der diese ausgesetzt und neu verhandelt werden.
Selten ist deshalb heute jenes Theater kritisch, das in die Tagespolitik
oder das Soziale einwirken machte, das sich als Fortsetzung politischer
Interventionen geriert, sich Empowerment oder Emanzipation auf die
Fahnen schreibt, Minderheiten integrieren oder Randgruppen zur An-
erkennung verhelfen mdchte. Mégen seine Absichten integer und sein
Anliegen legitim und wichtig sein, so endet es in aller Regel {iberm schnell
Begriffenen, Wohlbekannten nicht nur in schlechter Kunst, sondern auch
in einer reaktionéren Politik. Die unertraglichen Verhiltnisse werden in-

strumentalisiert, um den des konventionellen Theaters {iberdriissigen
Zuschauer in moralische Geiselhaft zu nehmen. Wer diirfte es wagen, ein
well-made Play zu kritisieren, das sich der Versshnung zwischen Deut-
schen und Tiirken, der Kritik des Finanzmarkts, den xenophoben Um-
trieben von Pegida und AfD oder den Néten der Paldstinenser widmet?
Wer diirfte den Narzissmus von Performem kritisieren, die sich so wich-
tiger Themen wie Sterbehilfe, Abschiebungspraxis oder der Erinnerungs-
politik widmen? Wer diirfte seine Langeweile dufiern, wenn doch auf der
Bithne gerade syrische Fliichtlinge, Rollstuhlfahrer oder Menschen mit
abweichendem Chromosomensatz ins Spiel integriert werden?

Theater als Kritik begibt sich ins Jenseits aller Seinsbestimmungen
und Versicherungen, dorthin, wo der Boden unter den Fiifen zu wanken
scheint, und nimmt sich dabei die selbst nicht weiter begriindbare Frei-
heit, kein Theater mehr oder aber ein Theater jenseits allen bekannten
Theaters zu griinden. Teils schon Legende und eine Epoche erdfinend,
teils nur im Gediichtnis weniger Beteiligter und Zuschauer verankert,
sind die Beispiele solcher Griindungen, die immer auch, zumindest fiir
einen kritischen Moment, Aufkiindigung des bekannten Theaters bis zur
Mébglichkeit der Aufkiindigung jeden Theaters waren. Handkes «Publi-
kumsbeschimpfung», Steins Bremer «Tasso» und die dortige «Frauenvoll-
versammlung», Griibers «Winterreise», Robert Wilsons «Civil Wars», Ariane
Mnouchkines «1789», Reza Abdohs «The Law of Remains», Frank Castorfs
achtstiindiger «Bau» in Karl-Marx-Stadt, Einar Schleefs Frankfurter «Miit-
ter», Xavier le Roys «Self unfinished», Josef Szeilers und Claudia Bosses
36-stiindiges «Massakermykene», René Polleschs «Heidi Hoh»-Zyklus,
Wanda Golonkas Performance-Serie «An Antigone» oder der zehnteilige
Zyklus «Life and Times» des «Nature Theatre of Oklahoma» (zumindest
in seinen vorliegenden Teilen), die Reihe wiire beinahe ad libitum fort-
zusetzen - gemeinsam ist ihnen, dass in ihrem Verlauf iiber die Kritik
dessen, was an anderen Orten praktiziert wurde, hinaus zunichst einmal
das Theater selbst, die eigenen Voraussetzungen und Bedingungen, kri-
tisch untersucht und aufs Spiel gesetzt wurden. In Zweifel gezogen wurde
es bis zum Punkt der Aufkiindigung der es begriindenden geschriebenen
und ungeschriebenen Vertriige zwischen Spielern und Zuschauern, In-
tendant und Ensemble, Regisseur und Schauspielern, Theater und Ge-
sellschaft, und dies durch die Einnahme einer kritischen Distanz zum
Vorausgehenden, durch eine Griindung ohne Grund und Boden.

Kritik, so lehrt allerdings auch der Blick auf diese kritischen Momente
einer noch ungeschriebenen Geschichte des Theaters als Kritik, will per-
manent erneuert sein, sie schléigt in kiirzester Zeit um in das, wogegen
sie sich wendete. Nichts anderes formulierte Brecht im viel zitierten Satz:
«Das Theater theatert alles ein.» Nicht zuletzt ist zu bedenken, ob nicht
Bruno Latours Invektive gegen die Kritik darin recht zu geben ist, dass
sich wie die Theorie auch das Theater in jeder geschichtlichen Situation
fragen muss, ob die zu friiheren Zeiten geschmiedeten Waffen seiner
Kritik in der Gegenwart noch angemessen sind. Einer Philologie der Kri-
tik, die eine selbst kritische Philologie des Theaters zu sein hiitte, wichst
hierbei nicht zuletzt die Aufgabe zu, sich von dem zu entfernen, was Hei-
ner Miiller als «deutsche Misere in der Philologie» bezeichnete, von ihrer
Eigenschaft, «Sprengsitze in Teekannenspriiche zu verwandeln». Sie
hiitte stattdessen, um im Bild zu bleiben, das kritische Potenzial in den
Teekannenspriichen freizulegen, also an den kritischen Momenten fest-
zuhalten und sie gegen das zu behaupten, wogegen sie sich richteten,
wie auch gegen das, was aus ihnen spiter wurde. Und nicht zuletzt hiitte
sie sich die Freiheit der Entunterwerfung zu nehmen, das Recht, hier
und jetzt die Begriindung neuer Formen des Theaters als Kritik zu ver-
suchen, auch wenn diese neue Begriindung nicht anders moglich ist
denn als Fiktion,

Vom 3.6, November findel in Franklurt/Main und Gielyen der 13, Kongrass der Gesellschafl tir
Thesterwissenschalt zum Thema aTheater als Kritike satt,

Theater heute, November 2016




Dries Verhoeven

GUILTY LANDSCAPES

Yk kK% PERFORMANCE
19 MEI 2016 - SPRING PERFORMING ARTS FESTIVAL, GALERI) SANAA, UTRECHT -
SPEELLIJST

VOORBIJGAAN AAN DE VLUCHTIGHEID

Door Sander Janssens gepubliceerd 20 mei 2016

Via onze vrijwel onbeperkte toegang tot internet en televisie,
worden we voortdurend g fr d met ar de, rampen
en wanhoop. Nieuwsberichten druppelen bijna non-stop binnen;
niet alleen tijdens het half uurtje dat we bewust naar het journaal
kijken, de dagelijkse nieuwsstroom via generlei kanalen is niet te
stoppen. Met de video-installatieserie Guilty Landscapes, die
aftrapt op het SPRING Festival, speelt Dries Verhoeven met onze
verhoudingen tot de slachtoffers die we zo breed uitgemeten in
het nieunws tegenkomen.

Hangzhou, China. Een lange, rommelige gang van een grote weeffabriek,
waar vrouwen voortdurend aan het werk zijn. In de eerste episode van
Guilty Landscapes stap je in je eentje een lege, witte ruimte binnen — een
compleet gestripte kunstgalerie tussen het Janskerkhof en Domplein

— waarvan de achterwand een groot projectiescherm is, met daarop een
weverij geprojecteerd. We kennen de beelden, ze zitten in ons collectief
geheugen: hardwerkende vrouwen die voor een hongerloontje lange dagen
maken.

Verhoeven stelt de vraag wat dergelijke beelden nog voor effect hebben. In
hoeverre verhouden we ons nog daadwerkelijk tot de dagelijkse portie
ellende die we via de media over ons uitgesmeerd krijgen? Hoe gemakkelijk
is het te vergeten dat die vrouwen — die van ’s ochtends vroeg tot ’s avonds
laat in een weeffabriek werken — mensen van vlees en bloed zijn?

Totdat een van de vrouwen in het midden van de gang gaat staan en je recht
aankijkt. Ineens ben je niet meer de veilige observator maar wordt er
teruggekeken, en bovendien op ons gereageerd. De rollen omgekeerd. Met
minimale middelen, puur door fysieke communicatie, ontstaat er een
levensechte verbintenis. In een korte (bovendien virtuele) ontmoeting,
misschien duurt het in totaal maar een minuut of vijf, wordt de hele
nieuwsbeleving in een nieuw perspectief gezet.

Guilty Landscapes is een vierdelige serie video-installaties, waarvan het
eerste deel nu te zien is op SPRING Performing Arts Festival in Utrecht. De
andere drie delen zijn verderop in het jaar te zien in Berlijn (Foreign
Affairs), Den Bosch (Theaterfestival Boulevard) en Eindhoven (Dutch
Design Week). Deze eerste episode is een korte maar indrukwekkende
ontmoeting, waarin Verhoeven tornt met de rol van de toeschouwer — niet
alleen binnen de kaders van deze videoperformance, maar breder getrokken.
Hij wijst ons op onze vluchtige betrokkenheid tot grootschalig leed en nodigt
ons uit daaraan voorbij te gaan; en dat binnen het korte tijdsbestek van
misschien een kwartiertje in totaal.

Het wordt bovendien interessant om te kijken in hoeverre de verschillende
delen uit deze serie op elkaar gaan inwerken, en hoe hun individuele
verhalen samen een collectief verhaal uitdragen. Dat is nog iets om op terug
te komen.

Foto: Willem Popelier
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‘Eerst valt het nauwelijks op. Maar die
Chinese op het filmdoek, arbeidster in
het helse kabaal van een katoenfabriek
in Guangzhou, imiteert jou, de enige
toeschouwer in het ruimte. Ze
verplaatst haar gewicht als jij, houdt
haar armen als jij, zet een stap opzjj als
jij dat doet. En dan komt ze naar je toe.
Zo maakt theatermaker en beeldend
kunstenaar Dries Verhoeven een
filmpje met een digitale gimmick tot
een intieme, tot nadenken stemmende
ontmoeting en confronteert de

toesch met zichzelf in dit eerste
van zijn Guilty Landscapes (de titel
dankt hij uiteraard aan Armando).
Verhoevens ontroerende filminstallatie
is nog tot het einde van SPRING
Utrecht te zien en zo kort als het duurt
nu al een van de beste ervaringen van
de vierde editie van het fusiefestival.'
Francine van der Wiel

SPEELLUST

De eerstvolgende drie speelbeurten
van deze voorstelling:

Volledige speellijst
VERWANTE ARTIKELEN

e Cecin'est pas...

e Homo Desperatus

* Wanna Play?

¢ Songs For Thomas Piketty

TAGS

Dries Verhoeven, Guilty Landscapes,
SPRING Performing Arts Festival 2016

Theaterkrant, 20. Mai 2016




Gesprach
Was macht das Theater, Dries Verhoeven?

von Dries Verhoeven und Anna Volkland

Herr Verhoeven, Sie sind als Szenograf ausgebildet, Riume zu inszenieren. Was bedeutet Theater
fiir Sie?

Ich war Messdiener bis ich 14 wurde, und die Kirche war fiir mich ein Ort, an dem man jede Woche
gemeinsam mit Menschen, die man nicht kannte, liber das Leben reflektierte. Was da gesagt wurde, war
manchmal totaler Quatsch, aber den Grundgedanken, dass man zusammenkommt und sagt: Lasst uns
miteinander eine Erfahrung teilen und versuchen, die Zeit, in der wir leben, zu markieren, den finde ich
noch immer wichtig. Und so verstehe ich auch in meiner Arbeit Theater nicht als Reprasentation von
etwas, das draufden passiert, sondern ich entwickle Werkzeuge, um das Hier und Jetzt anders anschauen
zu kénnen, um gemeinsam zu reflektieren, was jetzt und hier passiert.

Als Bithnenbildner von Lotte van den Berg und Marcus Azzini war ich immer auf der Suche nach dem
Verschwinden der Grenze zwischen Publikum und Biihne, und als wir dann so weit waren, dass es
szenografisch keine Trennung mehr gab, also alle zusammen in einem Raum eine Erfahrung machten,
habe ich die Regisseure gefragt, ob es jetzt nicht so weit sei, auch ohne Schauspieler zu arbeiten. Die
beiden meinten: Das ist eine total gute Idee, wir verstehen das inhaltlich, aber mach das selbst. Seitdem
mache ich eigene Arbeiten, in denen der Darsteller nur noch wichtig ist als jemand, der hinweist auf das
Hier und Jetzt.

Sie arbeiten oft im 6ffentlichen Raum, wo die zufilligen Zuschauer nicht sofort wissen, dass sie
einem Kunstprojekt gegeniiberstehen. Fiir Ihr letztes Projekt ,Wanna Play?“ haben Sie nun auch
mit unwissenden Akteuren gespielt, nimlich den Grindr-Usern, die eigentlich online ein sexuelles
Date suchten. Bricht das nicht die letzte Grundverabredung von Theater: Alle Beteiligten wissen,
dass es sich um ein Spiel handelt?

Ja, das ist wahr. Obwohl ich mich frage, wieso Sie die Arbeit als Theater betrachten. Unser Chat wurde fiir
das Publikum sichtbar als Readymade ausgestellt, und dabei versuchte ich, die Anonymitat der Mdnner zu
wahren. Ich habe im Chat angefangen, iiber meine Bediirfnisse zu sprechen, gefragt: Was sind deine
Bediirfnisse? Konnen wir uns treffen? Und dann habe ich veroéffentlicht, wo ich mich befand, in einem
offentlichen Kunstcontainer in Kreuzberg, und was da passiert, und sie eingeladen zu kommen, um z. B.
mit mir Schach zu spielen oder Pfannkuchen zu backen.




Wie kam es dann, dass jemand am dritten Tag der Aktion bei Ihnen eintraf und derart die Fassung
verlor, als er im Container sein (leicht verfremdetes) Profilbild und das Chatprotokoll 6ffentlich
projiziert entdeckte?

Weil ich schlampig geworden war. Der Chat war so angenehm, wir haben so viele verschiedene Scherze
gemacht ... Und dann habe ich ihm gesagt: Okay, meine Wohnsituation ist ein bisschen aufsergewohnlich -
soll ich es dir verraten oder soll es eine Uberraschung sein? Und er antwortete: Ich liebe Geheimnisse! Das
habe ich akzeptiert, und in dem Moment habe ich nicht meine Verantwortlichkeit als Kiinstler
wahrgenommen. Jetzt verstehe ich, dass ich das nicht hatte machen sollen. Wie es im Internet oft passiert,
habe ich die Person total falsch eingeschatzt. Deshalb fing ich danach den Chat immer direkt damit an zu
sagen, dass ich Kiinstler bin und auf dem Heinrichplatz sitze ... Aber der Geist war schon aus der Flasche.
Die Aggressivitat, die mir entgegengebracht wurde, war sehr heftig. Das HAU und ich sahen ein, dass das
Projekt unmaéglich geworden war. Es gab unter den Kkritischen Stimmen tibrigens auch ganz viele Manner,
die sagten: Wir wollen tiberhaupt nicht, dass du veroffentlichst, dass es so eine Plattform wie Grindr gibt,
wo wir uns online verabreden. Und das finde ich eigentlich krass: 30 Jahre nach den Kampfen um
Sichtbarkeit in der Schwulenwelt gibt es heute ein Bediirfnis nach Unsichtbarkeit. Und da, denke ich,
befinden wir uns wieder in einer Zeit der neuen Priiderie des 6ffentlichen Raums.

Wie also weitermachen?

Wenn wir alle mehr und mehr Zeit im Internet verbringen, diesem neuen 6ffentlichen Raum: Was heifdt
das fiir die Kunst, die normalerweise im 6ffentlichen Raum funktioniert? Ich werde sicher nicht der letzte
Kiinstler sein, der versucht, auch da zu kommunizieren, unerwartet, um die Leute, wie sagt man?, ,to
caught in the act". Wie werden z. B. die Graffitikiinstler der Zukunft aussehen? Mit ,Wanna Play?“ ging es
mir nicht darum zu zeigen, dass das Internet als intimer ,Privatraum” nicht existiert, ein Mythos ist.
Vielmehr wollte ich herausfinden, wie der Mensch funktioniert, wenn er an diese Illusion glaubt. Was das
mit unserer Selbstdarstellung und unserer Fahigkeit, Verletzlichkeit zu zeigen, macht. Und ganz ehrlich:
Die These, dass das Internet nur da ist, um sich oberflachlich zu verbinden, hat das Projekt schon
widerlegt. In vier Tagen haben mich 24 Chatpartner besucht, und einige Gesprache waren so beriihrend
und intim, wie ich sie schon lange nicht mehr mit Unbekannten hatte. //

Theater der Zeit, November 2014




Die RabtaldirndIn
DU GINGST FORT

Die Rabtaldimdin
heften sichin
,,Du gingst fort™
an die Fersen von
Landfiiichtlin-

GO B IVIONNERR
NEMLLER

Den Dirndln entrinnt niemand

Die einen spielen kdrperbetont, die anderen kontern mit subversivem Spielwitz. Osterreich und
Island waren bei der Salzburger Sommerszene bei Begegnungen der anderen Art zu sehen.

CLEMENS PANAGL

SALZBURG. Manchmal sehnt sich
Gertraud wieder nach einem Dirndl,
wie sie es als Kind gehabr hat. An-
zichen wilrde sie es freilich nur
heimlich, in ihrer Wiener Woh-
nung. Ein ,Landei" wollte sie nie
sein, sondern mdglichst bald dem
Dirndlzwang und dem Heimat-
korsett entkommen. Aber holt die
Tradition nicht jeden ein, irgend-
wann, irgendwie? Sogar Josef, der
damals im Bear-Clib' die Unange-
passtheit trainiert hat, sinniert als
Wahistidter manchmal wieder
iiber den Wert des Althergebrach-
ten. Und was wurde aus der frei-
heitsliebenden Margarethe und der
abenteuerlustigen Franziska?

Auf die Spuren dieser vier Land-
fliichtlinge heften sich die Rabtal-
dirndln in ihrer jiingsten Theater-
produktion, die am Samstagabend
bei der Sommerszene ihre Salz-
burg-Premiere in der ARGEkultur
hatte. Wie eine Folge von ,Akten-
zeichen XY" beginnt die Spuren-
suche in den Gefiihlswelten zwi-
schen Stadt und Land. Wo finden
sich Hinweise auf den Verbleib der

Gesuchten? Gab es frithe Verdachts-
momente? Gibt es Beweise fiir thre
Beweggriinde? Mit  Sherlock-
Holmes-Pfeifen und Verhorlampen
machen sich die vier Perfor-
merinnen des steirischen Kollektivs
an die Detektivarbeit und weihen
das Publikum nebenbei in essenzi-
elle Disziplinen der Traditionspfle-
ge (Gstanzisingen, Paschen, Panie~
ren) ein.

Freilich: Das Rabral, aus dem die
vier Dirndin angeblich kommen,
gibt es gar nicht wirklich, es ist ein
fiktiver Ort, in dem sie aber stets

Das Rabtal ist
ein erfundener Ort

reale Gesellschaftsthemen ansie-
deln. Auch die Zitare der gesuchten
Personen sind echt, Basis fiir das ak-
telle Stlick waren Interviews mit
Weggezogenen, die iber die Reali-
tit und verklarte Landbilder spra-
chen. ,Du bist bei uns geboren, du
kummst von uns ned weg”, singen
die Rabtaldirndln irgendwann treu-
herzig — und meinen damit nicht
nur die anderen, sondern auch sich

selbst. Hierarchische Strukturen '

und kleine Machtkimpfe gibt es
nicht nur im Dorfleben, sondern
auch in einem Performerinnen-
Kollektiv.

Dieses Pendeln zwischen Thema
und Metaebene, zwischen TV-
Show und Rechercheprisentation,
zwischen Gegenwart und Vergan-
genheit fithrt auch zur einen oder
anderen dramaturgischen Liange.
Tmmer aber funktionieren der sub-
versive Blick auf die Wirklichkeit
und der hintergricndige Spielwitz.

Parallelen zur FuRball-EM sind
unterdessen zwar reiner Zufall,
aber auch bei der Sommerszene
stand am Samstag eine Entschei-
dung zwischen Osterreich und Is-
land an. Parallel zu ,Du gingst fort”
war im republic die Produktion
wBlack Marrow" der Iceland Dance
Company auf dem Programm (Salz-
burg-Premicre war am  Freitag).
Choreografin  Erna  Omarsdottir
und Damien Jalet bewegen sich mit
dem Stiick auf einem eher konven-
tionellen Feld zeitgendssischen
Tanztheaters — und sind damit im
Programm des heurigen Festivals
schon wieder eine Ausnahme.

Die Sommerszene verschreibt
sich mit Performances im Museum
und im &ffentlichen Raum, mit
Planspielen und Laientheater heuer
anderen Perspektiven auf die
Tanzkunst. Um einen apokalypti-
schen Blick auf die Welt als Heimat
geht es in ,Black Marrow”. Aus ei-
nem schwarz wogenden Plastik-
meer tauchen Korper auf, die sich
wie im Uberlebenskampf miteinan-'
der winden und incinander verbei-
8en. Manche Parabel auf die Men-
schen als Sklaven der Technik und
der Selbstoptimierung mag etwas
plakativ wirken, wenn etwa die
Tinzerinnen und Tinzer der Kom-
panie euphorisch den Fitness-
studio-Schlachtruf ,Pump It Up!®
wie ein Mantra wiederholen und
wenig spater wie Maschinen in ei-
ner Korperfabrik schuften. Die At-
mosphiire und die kdrperliche Leis-
tung einer intensiven Choreografie
bleiben aber sechzig Minuten lang
eindrucksvoll.

Osterreich hat unterdessen zu-
mindest bei der Sommerszene Salz-
burg heuer einen festen Platz im
Finale: Das Festival endet am 2. Juli
mit Doris Uhlichs ,Boom Bodies".

Salzburger Nachrichten, 27. Juni 2016




Rabtaldirndin: Rustikale Gegenwelten
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Die Rabtaldirndin locken und provozieren das Publikum mit schriger Performance. Zwei aus dem
Quintett, Gudrun Maier und Rosi Degen, erzihlen.

Nein! Rufen Rosi Degen und Gudrun Maier wie aus einem Mund, wenn man sie fragt, ob sie privat noch
DirndIn tragen. Dirndln seien inzwischen so etwas wie eine konservative Ansage: ,,Da mochten wir uns nicht
einreihen®, erkldren die zwei. Degen, Maier, Barbara Carli, Bea Dermond und Gerda Strobl bilden seit 2003 das
Rabtaldirndl-Quintett.

Weiberwirtschaft in der Schenke. Die fiinf Frauen haben sich von den Ménnern emanzipiert, betreiben eine
Schenke, eine Landwirtschaft und beschéftigen sich mit den schrigen Schattenseiten des Daseins abseits der
Stddte, aber nicht nur: Wie geht es wirklich zu beim zielsicheren ,,Einkochen®, beim ,,Berge versetzen* und beim
,.Picknick mit Erscheinungen“? So heiflen die heiteren satirischen Shows der Rabtaldirndln, die steirische
Wurzeln haben. Das Rabtal gibt es iibrigens nicht, sehr wohl aber das Raabtal in der Siidoststeiermark. Und es
gab auch Raabtaldirndln, eine Volksmusikgruppe, die sich aufgeldst hat, als sich die Rabtaldirndln mit einem a
formiert haben. Zwei Shows haben die RabtaldirndIn derzeit im Programm, die auch in Wien zu sehen sein
werden: ,,Dirndl sucht Bauer* (eine Variation der TV-Doku-Soap ,,Bauer sucht Frau*) und ,,Female History*.
Worum geht es? Gudrun Maier: ,,Bei ,Dirndl sucht Bauer geht es darum, dass die RabtaldirndIn einen
Bauernhof geerbt haben, der leider nicht in einem florierenden Gebiet liegt, sondern in einem sterbenden Dorf,
aus dem immer mehr Leute wegziehen. Die Rabtaldirndln fragen sich jetzt, was sie mit dem Anwesen machen
sollen, und sie beschlieBen, Urlaub auf dem Bauernhof anzubieten. Sie sind selbst keine Biuerinnen, daher
suchen sie einen Mann, ein Mann ist immer gut fiir das Geschift. Es werden also Bauern gecastet, drei kommen
in die Endrunde, und einer bleibt iiber.” Background der Geschichte ist, dass Maier selbst einen Bauernhof
geerbt hat, das Anwesen ihrer Grofeltern und Eltern in der Oststeiermark.




Dort, in Hainersdorf, wird ,,Dirndl sucht Bauer* dieser Tage auch gespielt. Maier: ,,Es gibt 300 Quadratmeter
Wiese und 1.4 Hektar Wald und das Haus mit 170 Quadratmetern Wohnfldche. Ich habe da auch schon
investiert. Man hat eine starke emotionale Bindung an den Ort, wo man aufgewachsen ist. Ich bin ein Landkind,
ich hab’ einen Hund, ich mache gern Gartenarbeit, und hin und wieder muss ein Baum umgeschnitten werden.*
Ist es nicht wunderbar, im eigenen Wald spazieren zu gehen? Maier: ,,Klar, aber man hat stindig Arbeit. Zum
Beispiel mit Bdumen, auf denen sich Borkenkifer breitmachen. Diese muss man dann umschneiden, und wenn
mein Papa das einmal nimmer kann, dann weif} ich nicht, wie das gehen wird.” Auch in Rosi Degens Familie
gibt es Waldbesitz: ,,Das Landleben ist keineswegs geméchlich, sondern gnadenlos mit Terminen. Ich erinnere
mich, dass ich mit meinem Vater am 24. Dezember nachmittags Holz geschnitten habe, weil das aus der
Einfahrt wegmusste und das Wetter gerade gepasst hat. Auch in den Weihnachtsferien gab es mindestens eine
Woche Waldarbeit. Ich war das jiingste von vier Kindern und musste den Meterpriigel halten, damit alle Aste
schon gleich lang geschnitten sind. Den Traktor und andere Maschinen hat man sich ausgeborgt, da war dann
den ganzen Tag Hackeln angesagt, denn am néchsten hat die Maschinen schon wieder wer anderer gebraucht.
Das Waldidyll sagt mir nichts, ich bin froh, dass ich keinen Wald besitzen muss.”“ Mit ihren drei Kindern lebt
Degen mittlerweile in Graz. ,,Es gibt immer diese Sehnsuchtsbilder vom Land, wo noch alles in Ordnung ist, die
Nachbarn einander griilen und sich mogen, und feste Werte gibt es auch. Wir glauben das nicht®, erginzt Maier.

Vollwertkost und Mordschwestern. Aus vier Teilen besteht die zweite Produktion der Rabtaldirndln, ,,Female
History*“. Es geht um die Naturkostpionierin Hermine Klein, die Millionenauflagen mit ihren Rezepten erzielt
hat, um Edith Klinger, die Tierpatin, um die Lainzer Mordschwestern und um den Sennentuntschi, jenes
sagenhafte Wesen, das sich einsame Senner gebaut haben, dann aber wurde die Puppe lebendig und hat Rache an
ihren Schopfern genommen. ,,Hermine Klein hat uns als erfolgreiches Start-up interessiert™, erldutert Gudrun
Maier. ,,Bei Edith Klinger mit ihrer bedingungslosen Liebe zu Tieren ist der Kontrast zu ihrer Vergangenheit als
Schauspielerin faszinierend, sie hat ja auch Aufklarungsfilme gedreht. AuBerdem geht es in diesem Teil um den
Stellenwert von Haustieren in der Gesellschaft. Die Mordschwestern verfolgen uns schon seit unserer Griindung,
vier Frauen, die zusammenhalten, und keine ldsst die andere auffliegen, jedenfalls zunéchst. Hier geht es aber
natiirlich auch um Sterbehilfe.

Unliebsames Aufsehen. Fiir die mit ihren skurrilen Storys an die Geschwister Pfister erinnernden Rabtaldirndln
ist wichtig, dass sie nicht nur in der Stadt, sondern auch auf dem Land wahrgenommen werden. In der Stadt sind
die Rabtaldirndl-Schméhs quasi aufgelegt: Stidter amiisieren sich iiber die Landbevolkerung. Auf dem Land gibt
es manchmal richtige Auseinandersetzungen um die Kreationen des Theaterkollektivs. Maier: ,,Nach einer
unserer Auffithrungen ist ein Mann zu mir gekommen, der mich gekannt hat, und war vollig vor den Kopf
gestoBen. Er hat sich aufgeregt, dass wir in Unterwésche auf der Biihne sind, unweiblich und unsexy und mit
gespreizten Beinen, er hat mich richtig beschimpft.“ Aber es gebe auch sehr viele positive Riickmeldungen,
Preise und Einladungen in das Ausland, in die Schweiz, nach Deutschland. Kommen die Schauspielerinnen
manchmal mit ihren Kunstfiguren durcheinander? Maier: ,,Es ist eine Parallelwelt, eine Maske, die einmal mehr
oder weniger stark ist. Auf der Biihne bin ich die Marianna, im Leben die Gudrun.*

Die Presse, 3. November 2016




vorschlag:hammer

DIE ERFINDUNG DER GERTRAUD STOCK

Theater-Kollektiv spielt Stuck
uber die Verganglichkeit

Margitta Ulbricht

Foto: Paula Reissig
Mit den brummenden Trockenhauben beginnt das Ensemble die Geschichte
der Gertraud Stock.

vorschlag:hammer entwickelt seit 2009 als Kollektiv Theaterproduktionen.

Die Inszenierung Vom Schlachten des gemdisteten Lamms und vom Aufriisten der Aufrechten wurde 2010 mit
den Jurypreisen des Korber Studio Junge Regie und des 100° Berlin ausgezeichnet. Tears in Heaven, produziert
am Ballhaus Ost, gewann 2013 den Jurypreis des Best OFF — Festival Freier Theater Niedersachsen.

In den Spielzeiten 2012/13 & 13/14 war vorschlag:hammer im Rahmen des Fonds Doppelpass der
Kulturstiftung des Bundes Artist in Residence am Diisseldorfer Schauspielhaus. Die hier entstandene Arbeit
Mori no kokyu wurde eingeladen zu Favoriten 2014. vorschlag:thammer kooperiert kontinuierlich mit dem
Ringlokschuppen Ruhr als Produktionsbasis. Von 2015-2018 erhilt vorschlag:hammer die Spitzenforderung des
Landes NRW.

vorschlag:thammer studierte Kulturwissenschaften und dsthetische Praxis in Hildesheim, sowie Schauspiel in
Bern und Ziirich. Der sich stets ergéinzende vorschlag:thammer Kern besteht aus Kristofer Gudmundsson, Gesine
Hohmann und Stephan Stock. vorschlag:hammer ist Teil des Netzwerks cobratheater.cobra.




Das Kollektiv ,,Vorschlag:hammer zeigt ein beriihrendes Stiick iibers Alterwerden, iiber die Zeit und
Verginglichkeit. Premiere im Ringlokschuppen.

Miilheim. Was bleibt, wenn man die letzten Runden seines Lebens dreht? Wenn der aktive Radius kleiner wird,
dann werden die inneren Raume groBer. Da ist es an der Zeit, mit dem ganzen Schatz von Erfahrungen auf die
Reise zu gehen, die kleinen, funkelnden Preziosen, die grolen Pannen und die Zustinde dazwischen auszuloten.
Und spitestens, wenn die geheimnisvolle Naschi-Schublade aufgeht, das Piccoldchen prickelt zwischen
Eichenfurnier, Fernseh-Sessel und Sofakissen mit Kniff, dann ist Nostalgie, gepaart mit einem guten Spitzer
Melancholie im Ringlokschuppen angesagt.

Mit Kristofer Gudmundsson, Gesine Hohmann, Stephan Stock und Olivia Wenzel sind es gerade die jungen
Leute vom Theaterkollektiv ,,Vorschlag:hammer®, die ihr Publikum in einem beriihrenden Kammerspiel
charmant mit auf die Reise des Lebens nehmen. Elf Biografien &lterer Menschen haben sie zu einem Abend iiber
die erfundene Geschichte der 84-jahrigen Gertraud Stock verwoben. Entstanden ist ein Stiick iiber eine Frauen-
Generation, wie wir sie vielleicht noch alle kennen. Alles beginnt mit den guten alten Trockenhauben, die sich
brummend wie zu Jahrmarktluftballons aufpusten.

Es ist das ganz normale Leben der Gertraud Stock aus dem Schwarzwald, die mit 19 Jahren unter die Haube
gebracht wurde und es schaffte, beim vierten Kind ,,erfolgreich eine schmerzfreie Geburt zu absolvieren. Der es
viel zu spit aufging, wichtige Entscheidung zu treffen, die den SA-Aufmarsch auf dem Weg ins Kino und die
sexuelle Erfiillung ganz zufillig ohne Mann erlebte. Eingeflochten sind politische Ereignisse wie der Besuch des
persischen Schahs 1967, die Studentenproteste, die aufkommende RAF. Gertrauds Leben verlief fast
schablonenartig fiir die damalige Frauen-Rolle — ohne Stimme und Rechte.

Wihrend sich viele Theaterstoffe mit den existenziellen Themen Zeit, Tod und Sterben beschiftigen, gibt’s in
diesem intensiven Stiick keine Distanz bis zur ersten Zuschauer-Reihe. Auge in Auge, Blick um Blick sind die
Spieler nah am Publikum dran, das direkt vor ihnen auf einer Art Podest sitzt. Fiir diesen intimen Abend wurde
die Zuschauerzahl bewusst klein gehalten. Spiter wird das Publikum durch verschiedene Wahrnehmungs-Raume
als Lebensstationen gefiihrt. In kuscheliger Enge werden die Gefiihlsnerven gut und gerne getriggert.
Fantasievoll und kreativ sind die Biihnenbilder in den zeltartigen Stationen aufgebaut. Auf alt gemachte
Familienfilme flimmern als Erinnerung an junge Gesichter und ausgelassene Tage im Strandbad, ans Planschen
im Wannsee, gemeinsame Kuchenbacken und an das vergebliche Auspusten der Kerzen auf der
Geburtstagstorte. Mit komischen Momenten wird dieses Theatererlebnis der anderen Art aufgelockert.

Ein bereichernder Abend, der noch lange nachwirkt, iiber Zeit und Vergédnglichkeit — bis zum verséhnlichen
bitter-siiBen Ende inklusive Karamellbonbon in Goldfolie.

Westdeutsche Allgemeine Zeitung, 3. Juni 2016




FUNDUS THEATER
DA GEFAHR!

Fundus-Theater: Wir wollen leben!
Hamburg (...) und sein bestes Kindertheater

Theater, vor allem die privaten, die einen Grofteil ihrer Mittel selbst erwirtschaften miissen, neigen zum
Populdren. Mit Klassikern und Gassenhauern, so die Hoffnung, machen sie nichts falsch. Die Zuschauer
kommen, weil sie genau wissen, was sie erwartet, und die Kasse stimmt auch.

Das gilt nicht nur im Erwachsenen-, sondern auch im Kindertheater.

Jim Knopf, Pippi Langstrumpf, das geht immer. Innovation? Miissen sich die privaten Theater teuer erkdimpfen.
Umso bemerkenswerter, dass sich in Hamburg mit seinem Kulturpublikum, dem nicht immer die Liebe fiir
Experimentelles nachgesagt wird, eine Szene etabliert hat, die das Kindertheater in unsere Zeit verfrachtet, es
mutig erdenkt — und seine Existenz immer wieder infrage gestellt sieht.

In dieser Woche findet im Fundus-Theater in Wandsbek das bundesweite Treffen der freien Kinder- und
Jugendtheater statt, zum ersten Mal seit 22 Jahren. Mit dabei sind die im besten Sinne zeitgendssischen
Produktionen der Republik: In Jo im roten Kleid spielt das Theater Triebwerk die Geschichte eines Jungen, der
gerne Frauensachen trigt. Bei Ernesto Hase hat ein Loch in der Tasche des Stuttgarter Ensembles
Materialtheater muss sich eine Hasenfamilie mit plotzlicher Armut auseinandersetzen. In der Daniel Schneider
Show des Theater Mummpitz aus Niirnberg bricht der zwolfjiahrige Bruder eines in Afghanistan gefallenen
deutschen Soldaten zu einer Reise nach Masar-i-Scharif auf. Und das Fundus-Theater selbst zeigt sein
legendires Projekt Die Kinderbank: Hier erfinden Kinder das Geld neu und damit auch das, was man damit
machen kann. Wer die Inszenierung besucht, kann ein Starterset fiir die Griindung einer eigenen
Kinderbankfiliale mitnehmen.

"Forschungstheater" nennt Sibylle Peters vom Fundus-Theater diesen neuen Ansatz, der von Hamburg aus in die
Republik strahlt. Projekte wie die Kinderbank werden von anderen Theatern aufgegriffen und sind preisgekront.
Zu Recht, denn hier liegt die Zukunft des Kindertheaters: In einer Welt, in der TV, Film und digitale Medien das
Schauspiel und das Drama spektakelmiBig ldngst abgehéngt haben, haben sich die Hamburger auf das besonnen,
was Theater einzigartig macht: auf Experimentierlust im Live-Erlebnis.

Auffiihrungen werden — vor allem in der freien Szene — immer 6fter zu Erkundungen oder kongresséhnlichen
Veranstaltungen. "Well Being: Das gute Leben mit Kindern messen" heifit ein Projekt, das in dieser
Festivalwoche stattfindet und in dem Kinder, Kiinstler und Wissenschaftler Messverfahren fiir die Antwort auf
die Frage "Geht’s uns eigentlich gut?" entwickeln. Es sind diese Projekte, bei denen Publikum und Performer
gemeinsam wetten, planen oder experimentieren, die das Fundus-Theater in der Republik bekannt machten.
2012 erhielt das "Forschungstheater" den Bundespreis fiir kulturelle Bildung. Die Konzepte werden nach
Schweden, in die Schweiz und nach England exportiert, die Crew reist durchs Land, um andere Theater zu
coachen.

(..)

Die ZEIT, 23. Juni 2014




Swoosh Lieu

WHO CARES?!

lhr nennt es Liebe

Die Theatermaschinistinnen von Swoosh Lieu laden zu
einer Vollversammlung der Sorgetragenden.

In seinen multimedialen Arbeiten zwi-
schen Installation und Performance er-
schafft das Kiinstlerinnenkollektiv
~Swoosh Lieu Theatermaschinen, die
ihre Magie in Echtzeit entfalten und ihr
Gemachtsein zugleich ausstellen. Ge-
grindet wurde es 2009, seine Kernmit-
glieder sind heute Johanna Castell, Ka-
tharina Kellermann und Rosa Werne-
cke, die mit verschiedenen Gisten ar-
beiten. Sie verstehen sich als Kollektiv
aus Theatermaschinistinnen - und ih-
re Arbeitsweise, von der tblicherweise
randstandigen Technik

spezifisches Wissen in den kollektiven
Prozess ein, in dem es letztlich auch da-
rum geht, die eigene Expertise im Raum
des Gemeinsamen zu tiberpriifen. Im tra-
ditionell minnlich besetzen Feld der
Technik darf es als Akt der Aneignung
gelten, wenn ein Frauenkollektiv die Ka-
bel, Schalter und Akkuschrauber in die
Hand nimmt.

In den kommenden Jahren wird sich
Swoosh Lieu in einer Trilogie mit den
Auswirkungen der Finanzkrise von
2008 befassen. Der ers-

ausgehend Theater zu
denken, ist einmalig.

So kehrten sie in
+Everything but Solo®
(2012) den tiblichen Ver-
lauf einer Tanzprodukti-
on um, indem sie techni-
sche Medien wie Ton und

Swoosh Lieu

WHO CARES?! -
EINE VIELSTIMMIGE
PERSONALVERSAMMLUNG
DER SORGETRAGENDEN

13.9.-15.9.2016
Mousonturm

te Teil ,Who cares?! - Ei-
ne vielstimmige Perso-
nalversammlung der
Sorgetragenden®, der im
Mousonturm uraufge-
fihrt wird, bringt Frau-
en auf die Biihne, die
sich bezahlt oder unbe-
zahlt um andere Men-

Licht als Anfangspunkt

der Inszenierung nahmen - wihrend ge-
meinhin die bithnentechnischen Gewer-
ke am Ende des Probenprozesses stehen.
+JThe Factory - eine Besetzungsprobe“
griff 2013 die Geschichte der ehemaligen
Fabrikhalle der Naxos-Union im Frank-
furter Ostend auf, die im Jahr 2000 vom
Theater Willy Praml besetzt wurde - und
diskutierte, was Arbeit im kiinstleri-
schen Kontext bedeutet und wie sich po-
litischer Wandel im urbanen Raum arti-
kuliert. Dabei ist jede der Maschinistin-
nen Expertin ihres Mediums, von Ton,
Video, Raum und Licht. Jede bringt ihr

schen kiimmern - als
Pflegekraft, Kindergdrtnerin, Kranken-
schwester, Hausfrau und Mutter oder
Sexarbeiterin. ,Die Finanzkrise hat zu
einer starkeren Prekarisierung der pfle-
genden und sorgenden Berufe gefiihrt®,
erziahlt Katharina Kellermann, ,sie wer-
den in einem den 1950er-Jahren dhnli-
chen Backlash in den héuslichen Be-
reich zurtickgedriangt.” Swoosh Lieu hat
Interviews mit Frauen aus diesen Ar-
beitsbereichen gefiihrt und verbindet
sie auf der Biihne mit Kulturell tradier-
ten Frauenbildern aus Theaterliteratur
und Kunstgeschichte.  ESTHER BOLDT

Frankfurter Allgemeine Zeitung, Sonderbeilage, 27. August 2016




Frankfurter Allgemeine Zeitung, 15. September 2016



Monster Truck & The Footprints

SORRY

Schokoorgie und Kolonialprobleme bei Tanzstiick

Monster Truck zeigt eindrucksvolle Performance ,Sorry” in der Rampe - Begeisternd-lebhafte, akrobatisch und poetisch gereifte Show

STUTTGART. Gern gesehener Gast
in der Landeshauptstaat st diein
Gielen gegrindete freie Theater-
gruppe Monster Truck. Auch zur
Vorstellungihrer neuen Arbeit ist
siein der Rampe zu Gagt., Sorry"
nennt sich das Sck. Entstanden
ist es als Gemeinschaftswerk von
Monster Truck und der nigeriani-
schen Tanzgruppe ,The Foot-
prints’ des Choreographen Se-
qun Adefifa. Von den 40 jugendii-
chen Tanzem, meist aus den

Sums und Ghettos von Lagos
stammend, sind funf auf der
Buhne. Zwischen Kind und fast
schon erwachsen kdnnten sie fir
die dugend Afrikas stehen, aber
auch fir den nach wie vor jungen
Kontinent. Sie zeigen eine be-
geisternd-lebhafte,  akrobatisch
und auch poetisch gereifte Show.

Die &ufere Handlung it
knapp: Wehrend die funf Afrika-
ner auf der zundchst weiR be-
spannien Bihne dynamisches

Korpertheater zeigen, sifzt ein
qut gendhrter westlich gekleide-
fer Herr am Bihnenrand. Weh-
rend die Tanzer manche Kleine
Geschichte tanzend  erzahlen,
versucht sich der Mann dem Ge-
schehen zu nahem, Er schenkt
den dungen Schokoladeim Uber-
fluss. Die ganze Bihne st irgend-
wann damit iberzogen, die Tén-
zer aalen und suhlen sich in der
braunen Pampe und auch der
edle Spender rutscht durchs Ka-

kaoinferno. Das Kommando wil
er trotzdem an sich reifien, wozu
braucht er sonst ein Schiagzeug,
auf dem er den Takt zu schlagen
versucht. Eindrucksvolle Szenen
reihen sich aneinander,

Eine Performance voller Wider-
haken und Widerspriiche zwi-
schen dem Tun der Afrikaner
und dem des Europders. Unter
der Oberfléche birgt sie sehr viel
darstellerischen Subtext in sich,
Lder Zuschaver kann dabei die

Assoziationen tiefer oder weniger
fiefschirfend wandern lassen.
Denn in krassem Gegensatz zur
Klarheit der Linien entsteht der
Eindruck, dassin keinem Fall das
Treiben, das Denken, die Motiva-
fion des Weilen mit der der Afri-
kaner kompatibel sei. Und wer
nun darunter mehr leidet, ist i-
ne der vielen Fragen, dieman an
das Siick stellen konnte, aber
auch da lasst es sehr viel Raum
fiir Interpreation. (aba)

Ludwigsburger Kreiszeitung, 30. Mai 2016

Monster Truck ist der Name fiir trashiges Bildtheater.

Die Gruppe hat eine radikal eigenstindige Form gefunden, die Biihne zu erobern. Sie verbindet in ihren Arbeiten

Showelemente, Stunts und Slapstick zum apokalyptischen Theaterereignis.

Die Performancegruppe wurde 2005 am Institut fiir Angewandte Theaterwissenschaft in Gieflen gegriindet.




Milo Rau | IIPM & CAMPO
FIVE EASY PIECES

Medienecho - eine Auswahl

"Five Easy Pieces sei "ein sehr komplexer Abend", schreibt Christine Wahl im Tagesspiegel
(2.7.2016). "Sein produktives Verstorungspotenzial bezieht er daraus, auf der Folie der Dutroux-
Thematik permanent die Bedingungen des Theaterspielens selbst auszuleuchten — Kategorien wie
Einfiihlung, Authentizitit, Katharsis." "Ein hochst ambivalentes Zuschaugefiihl" weckt in ihr vor
allem Peter Seynaeve, der einzige erwachsene Darsteller auf der Biihne, weil dieser als
"Projektionsfldche fiir Erwachsenen-Autoritét schlechthin, mithin auch fiir ihre prinzipielle
Missbrauchsmoglichkeit" fungiert. "Fiir die erwachsenen Zuschauer sind die Szenen, in denen etwa
ein achtjihriges Méidchen den Brief eines entfiihrten Kindes vortrigt — tatsdchlich eine Kompilation
aus Niederschriften verschiedener Entfiihrungsopfer —, schwer zu ertragen" — fiir die Kinder hingegen
sei laut Rau die grofte Sorge gewesen: "Was mache ich, wenn ich auf der Biihne meinen Text
vergesse?"

"Es wird einem schlecht, aber das Wunder, dass das Ganze nicht ins Makabre entgleitet, gelingt,"
schreibt Hannah Lithmann fiir Die Welt (3.7.2016). "Wie das geht? Man kann es wirklich schlecht
erzédhlen." Fiir sie ist das ganze Stiick "ein einziger Bruch", zusammengesetzt aus "Destillate(n)der
tatsdchlichen Vorstellungswelten der Kinderschauspieler". "Niedlich, ulkig, bosartig" findet Liihmann,
"was Milo Rau in Zusammenarbeit mit dem Campo Arts Centre, das auf Theater von Kindern und
Jugendlichen fiir erwachsene Zuschauer spezialisiert ist, da auf die Biihne gebracht hat."

Milo Rau ldsst "uns am Schrecken teilhaben, den man nicht spielen kann," schreibt Sieglinde Geisel
fiir die Neue Ziircher Zeitung (5.7.2016). "Wir starren nur auf die Leinwand und versuchen zu
verstehen, was fiir ein Spiel hier gespielt wird." "Was sehen wir in diesen fiinf triigerisch «leichten»
Stiicken? Ein Spiegelkabinett unserer eigenen Gefiihle, auf der leeren weillen Fliche, die Erik Saties
Musik dazu in uns erzeugt."

"Five Easy Pieces" sei Milo Raus bisher beste Arbeit, schreibt Peter Laudenbach fiir die Siiddeutsche
Zeitung (5.7.2016). Rau habe "die Verbrechen des belgischen Kindervergewaltigers und Morders
Marc Dutroux zum Thema eines kaum ertrdglichen Theaterabends gemacht." "Kinder spielen
Erwachsene, die Angst um ihr Kind haben, wihrend die Theaterzuschauer in der Szene davor gesehen
haben, was diesem und anderen Kindern in Dutroux Kellern geschehen ist," dies findet Laudenbach
"gleichzeitig atemberaubend, analytisch klar und grauenvoll." Sein Fazit: "Die Inszenierung ist der
seltene Fall eines Theaterabends, der auf angemessene Weise wehtut und dabei etwas leistet, was man
frither Katharsis nannte: Trauerarbeit."

"Selten ist Theater derart vielschichtig, ohne belehrend zu werden," schreibt Dirk Pilz fiir die Berliner
Zeitung (5.7.2016). "Es zeigt die Wirklichkeit wie sie ist — schroff, himmelhoch abgriindig, aber nicht
unbegreiflich. Das braucht es." Von den sieben Kinderdarstellern zeigt Pilz sich beeindruckt, "spielen
das mit groBter Genauigkeit, ohne jeden falschen Ton." Die Kunst diirfe alles, schreibt Pilz, um von
der Wirklichkeit zu erzdhlen. "Wenn es gut geht, zeigt sie damit Wirklichkeiten, die sonst verdeckt
bleiben, pordse Wahrheiten, die sich auf keinen Begriff bringen lassen." Dieser Inszenierung gelingt
das "erschreckend gut", so Pilz.




Milo Raus "Five easy pieces":

Kinder erzihlen die Geschichte eines Kindermorders
Eberhard Spreng im Gespréach mit Britta Biirger

Der Schweizer Regisseur Milo Rau wagt ein Experiment: Er arbeitet mit acht- bis 13-jdhrigen Kindern und
bringt mit ihnen in Briissel das Leben des Kindermoérders Marc Dutroux auf die Biihne. Kann das
funktionieren?

Gerade hat der Schweizer Theatermacher Milo Rau den renommierten Preis des Internationalen
Theaterinstituts bekommen, schon erfindet er sein Theater noch einmal neu: Bislang hat er vor allem mit
der Methode des Reenactments gearbeitet, hat historische und aktuelle Gerichtsprozesse auf der Biihne
nachgestellt. Diesmal ldsst er in "Five Easy Pieces", einer Koproduktion des Internationalen Instituts fiir
politische Mérder mit dem Art Center CAMPO, das Leben und Wirken des belgischen Kindermérders Marc
Dutroux von Kindern darstellen.

Doch keiner will Marc Dutroux spielen. Keines der sieben Kinder jedenfalls, die um den einen
Erwachsenen auf der Blihne versammelt sind. Sie wollen einen Konig spielen, oder vielleicht einen
Polizisten, nicht aber die Figur des Kindermorders, dessen Foto auf einer Videoleinwand aufflammt wie
ein unheilvolles Menetekel. In fiinf kurzen Szenen schickt Milo Rau sein Kinderensemble in Kernszenen
der Schreckensgeschichte. Wir sehen das Kinderensemble bei der Videoaufnahme. Der Blick der
Zuschauer geht wieder einmal zwischen dem grofden Gesicht auf der Leinwand und dem kleinen, aber
physischen auf der Biithne hin und her.

Der Zuschauer soll schauen und sich seines Schauens gewiss werden, die Kinder betrachten und zugleich
iiber sein Betrachen als einer erlernten Kulturpraxis nachdenken.

Milo Rau, sonst ein Meister strenger Konzentration, ist hier ein wenig fahrig im Umgang mit offensichtlich
etwas zu vielen moglichen, aber nicht zwingenden Ideen. Auch weicht er einer zentralen Theater-Frage
aus: Liegt in dem Blick der erwachsenen Zuschauer auf die Kérper von Kindern etwas notorisch
Herrschstichtiges, das sich pervertiert in Padophilie, dann Kinderpornographiekonsum und schliefdlich
Folter und Mord steigern kann? Anders gefragt, ist etwas von Dutroux in uns allen?

Merkwiirdigerweise ist man am Ende nicht einmal auf den erwachsenen Spielleiter Peter Seynaeve bdse,
der die Kinder mal gelangweilt, mal lakonisch, mal routiniert, mal heftig aufbrausend iiber die Bithne
lenkt. Der Abend ist komplett pddagogisch durchmoderiert und das schiitzt alle Beteiligten vor bosen
Entdeckungen. "Fife Easy Pieces" setzt seinen Fuf? in die Vorhoélle, geht aber von da keinen Schritt weiter.

Deutschlandradio Kultur, 14. Mai 2016




She She Pop | internil | Gintersdorfer/KlaRen
DREI MONOLOGE

Das Internet als Monologmedium

Im Theaterdiscounter findet das Monologfestival statt, eine Auseinandersetzung mit Krisen

VON DORIS MEIERHENRICH

ie ,Umordnung der Dinge":

Man nimmt so ein Festival-
motto ja immer schnell als lichtes
Zukunftsprojekt. Dabei stecken wir
lingst mittendrin, leider im Riick-
wiirtsgang. Angst, Absicherung, Ab-
grenzung heilen die Leitsterne un-
serer Zeit — wir héren und lesen es
téglich, wenn jede Herausforderung
sofort eine ,Krise" ist: Menschen
fliichten hierher, gleich gibt es eine
»Fliichtlingskrise, ein 6konomisch
kleines Land wird zahlungsunfihig,
gleich wird eine , Eurokrise” daraus,
die zur ,Europa-*, schlieBlich zur
+Demokratiekrise” schwillt. Da
heift es: Schotten dicht, Giirtel eng
und Reihen geschlossen.

Mag iibertrieben klingen, ist aber
bei Weitem nicht so krass, wie sich
das in der Realitét niederschligt: zu
sehen vergangenes Wochenende an
der Wand des Theaterdiscounters,
wohin der Multimediaktinstler Arne
Vogelgesang von der Truppe ,inter-

nil“ Facebook-Postings und -Videos
von Menschen projizierte, die sich
als Weltretter, Warner, letzte Er-
leuchtete in diesem ,untergehen-
den Land" verstehen. ,Aggroprol-
ypse“ heiflit das Internet-

Neuordnungen aufziehen. Unser al-
ler Ende sei Nahe, ruft ,Bruder Mi-
chael”, die Invasion der AuRerirdi-
schen sei da, mahnt ,Laetitia®. Iro-
nisch gebrochen wird diese Phalanx

der Besorgten nur durch

Reenactment, mit dem in- deren  minimalistische
ternil dem Monologfestival ~ »Unseraller  Nachstellung von  der
ihren Blick aus der Wirk- Ende ist Schauspielerin  Marina
lichkeit aufdriickten. Und nah.“ Miller Dessau auf der
ja, man muss es ,Wirklich- Biihne. Doch bleiben es
keit“ nennen, was sich hier JBruder Wahn-Monologe, die be-
in  paranoid-politischen Michael®, driicken.

PC-Bekenntnissen  und besorgter »Aggroprolypse”  ge-
Drohaufrufen zeigt, weil litame ‘ hort, auch wenn es

deren Autoren nicht ein-
fach Freaks sind, sondern
dem Anschein nach die normalsten,
nettesten Nachbarn von nebenan.
Vielleicht ist das Internet tat-
sichlich das Monologmedium
schlechthin: auRen der grenzenlose
Raum der vielen, im Innern aber ein
Angstraum. Riickzugsort und Laut-
sprecher fiir Fixierte, die durch die
immer néher riickende Ferne darin
den Halt verlieren und ihre rigiden

kiinstlerisch noch vor-
ldufig erschien, zu den
aufwiihlenden Momenten der ers-
ten Festivaltage. Mehr noch als die
Einzelbeitrige aber — und das ist
echter Gewinn - wirkt das Festival
selbst hier als wertschopfender Ge-
nerator. Denn dank der sorgfaltigen
Programmierung spannen sich Kor-
respondenzen zwischen den Num-
mern, die stirkend zuriick wirken.
Présentierte der erste Tag mit inter-

nil und der ,Gliickstrainerin“ Dra-
gana Bulut Monologe als Mimikry-
kunst aus einer sich einengenden
Gegenwart, erloste der zweite Tag
ins Gegenteil. Dort wurde die Kunst
der Aufspaltung zelebriert, indem
sich jeder Monolog in Vielstimmig-
keit zu verfliichtigen suchte, um
sich Ordnungsmichten zu verwei-
gern. Die Sprech-Klang-Installation
der Lyrikerin Rike Scheffler de-
monstrierte das am ausgefeiltesten,
indem sie Gegenstinde zu Musikin-
strumenten umfunktionierte und
begleitend auch ihr Sprechen in se-
mantischen Vielklang zu befreien
suchte. Rhythmisch verwandelte sie
zur Positivutopie, was der Ténzer
Jorge Morro der Truppe MS Schritt-
macher am folgenden Tag umge-
kehrt noch als Formen vielféltigster
Gewalt in seinem Kérper vibrieren
lieR. Mit erschiitternder Ausdrucks-
kraft zeigte er, was auf Menschen
einhdmmert, wenn es keine Ver-
bindlichkeit gibt. Im Echoraum des
Festivals hallt es weiter.

Berliner Zeitung, 28. Oktober 2016
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VERANSTALTER & FORDERER

Das Impulse Theater Festival 2017 wird veranstaltet vom NRW KULTURsekretariat in Kooperation mit
der studiobliihnekoln, dem Ringlokschuppen Ruhr und dem FFT Disseldorf, den Stadten Koln,
Milheim an der Ruhr und Disseldorf sowie in Verbindung mit dem Schauspiel KéIn. Das Festival wird
gefordert durch das Ministerium fir Familie, Kinder, Jugend, Kultur und Sport des Landes Nordrhein-
Westfalen, die Beauftragte der Bundesregierung fir Kultur und Medien, die Kunststiftung NRW, die
Sparkasse KolnBonn, das Goethe-Institut und das NATIONALE PERFORMANCE NETZ (NPN).

Stand 27. April 2017
Anderungen vorbehalten.



