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Das Theaterfestival SPIELART ist in dieser
Stadt mittlerweile schon eine Institution
geworden. Aber wahrend Institutionen norma-
lerweise die Tendenz haben zu verkrusten, ist
dies bei Gottfried Hattinger und Tilmann
Broszat nicht der Fall. Sie schaffen ein inter-
nationales Festival fiir ungewohnliche Thea-
terkunst, das sich stets fortentwickelt.

Dies Festival ist in vielerlei Hinsicht eine Art
Magnet: Es zieht neue Formen, neue kiinstle-
rische Fragen und Ensembles, aber auch alte
Bekannte der internationalen freien Szenen
an - und dadurch auch das zahlreiche neugie-
rige Publikum.

SPIELART hat Vernetzung, Internationalisie-
rung und Interdisziplinaritdt schon zu einem
Zeitpunkt praktiziert, als dies in Miinchen fiir
viele noch Fremdworte waren. Es hat 20 Jahre
lang dafiir gesorgt, dass Miinchen den Diskurs
neuer Theaterformen verfolgen konnte und ist
damit nicht ganz unbeteiligt an den derzeiti-
gen Profilen der Miinchner Theater.

In diesem Jubildumsjahr ist das Container-
Projekt CITYWORKS zur zehnten SPIELART-
Ausgabe von besonderem Interesse. Die Stad-
te sind nicht mehr dieselben, die sie waren.
Stadt heillt auch permanenter Wandel, heif3t
Bewegung und Verdnderung. Wenn wir also
nach den Kulturrdaumen der Zukunft fragen,
dann sollten wir nach den Formen der Veran-
derungin den Stadten fragen. Und dies leistet
das Festival mit dem Projekt CITYWORKS in

Landeshauptstadt
Minchen
Kulturreferat

besonderer Weise. Es findet statt als Erweite-
rung und Verdichtung der seit 2012 laufenden
SPIELART-Initiative »Global City - Local City«
und widmet sich in zehn Container-Gebduden
den Reflexionen zum Leben in der Metropole
von Kiinstlerinnen und Kiinstlern aus acht
verschiedenen Landern. Performances, Inter-
ventionen, Diskurse und Installationen tragen
hierbei der Vielfalt und Komplexitdt der urba-
nen Lebensbedingungen Rechnung.

Mein groRer Dank gilt Tilmann Broszat und
Gottfried Hattinger fiir ihre Ideenvielfalt und
Neugier, mit der sie kontinuierlich allen Versu-
chungen, es sich mit den bereits erreichten
Erfolgen bequem einzurichten, beharrlich und
konsequent trotzen. Damit ermdglichen sie
dem Publikum, stets zu neuen inhaltlichen
Abenteuern aufzubrechen. Aber auch dem
ganzen Team danke ich fiir die langjdhrige
hochst professionelle Arbeit sowie allen
Forderern fiir ihr groRes finanzielles Engage-
ment, ohne das das SPIELART Festival nicht
realisiert werden kdnnte. Mein ganz besonde-
rer Dank gilt dabei unserem langjdhrigen Part-
ner BMW Group.

Dr. Hans-Georg Kiippers

Kulturreferent der Landeshauptstadt Miinchen
Vorstandsvorsitzender von Spielmotor Miinchen e.\V.
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Eine Initiative der Stadt Miinchen
und der BMW Group

Vorvier Jahren feierte der Spielmotore.V. sein
30-jahriges Bestehen, 2011 blickte die BMW
Group stolz auf vier Jahrzehnte weltweites
Kulturengagement zuriick. 2013 steht mit dem
nunmehr zehnten SPIELART Festival erneut
ein Jubildumins Haus. Wir gratulieren herzlich
dazu!

Unser Unternehmen erfreut das ebenso sehr
wie die Stadt Miinchen: Die zahlreichen Auf-
fiihrungen zu aktuellen wie weltweiten Thea-
ter- und Performancestromungen werden vom
Spielmotor Miinchen e.V. veranstaltet, der
1979 als landesweit dlteste und langfristige
Public Private Partnership zwischen Stadt und
BMW, zwischen Kultur und Wirtschaft, gegriin-
det wurde. Ein Verein ohne Vorbild in der
Bundesrepublik Deutschland, der »ungewdhn-
liche kulturelle Ereignisse« in Miinchen
ermoglichen und anstofRen wollte. »Engage-
ment jenseits kurzfristig werbewirksamer
Strohfeuer« hieR es vor ein paar Jahren dazu
einmalin der Opernwelt. Und ein Blick auf das
zweiwdchige Programm sowie die zahlreichen
Kooperationspartner von SPIELART [ldsst
einmal mehr deutlich werden, wie vielfdltig,
wie ungewdhnlich und wie unverzichtbar fiir
Miinchen das Festivalin den vergangenen zwei
Jahrzehnten geworden ist.

Mit der Stadt Miinchen pflegen wir iiber Spiel-
motor hinaus seit Jahrzehnten intensive Part-
nerschaften. Bei der Langen Nacht der Musik
oder als langjdhrige Partner des Miinchner
Kammerorchesters bei der Nachtmusik der
Moderne. Gemeinsam mit dem Kulturreferat
Miinchen initiieren wir neue Projekte wie den
BMW Welt Jazz Award oder die groRe, seit
2011 mit wichtigen Auszeichnungen bedachte
Kooperation mit Spielfeld Klassik, dem Educa-
tion Programm der Miinchner Philharmoniker.

SchlieRlich gilt 2013, was wortwdrtlich auch
schon beim vergangenen Festival galt: Ein
groRBer Dank an das wunderbare Team um
Herrn Tilmann Broszat und Herrn Gottfried
Hattinger, das bestdndig innovatives und
internationales Theater nach Miinchen holt.
Selbstverstdndlich danken wir ebenso unserem
Partner, der Stadt Miinchen, stellvertretend
Herrn Dr. Hans-Georg Kiippers, dem Vorsitzen-
den des Spielmotor Miinchen e.V. Dem treuen
wie neuen SPIELART-Publikum wiinschen wir
spannende und herausfordernde Theatererleb-
nisse, die lange im Geddchtnis haften bleiben
und den Alltag bereichern mogen.

Maximilian Schoberl

BMW Group

Bereichsleiter Konzernkommunikation und Politik
Stellvertretender Vorstandsvorsitzender
Spielmotor Miinchen e.V.
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Werkschau Living Dance Studio

Memory | Memory II: Hunger | Zeitgenossenschaft und Erinnerung in China |
Listening to Third Grandmother’s Stories
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48nord | cape and the eternity Anatomy of Dirt

Rimini Protokoll Situation Rooms

Jan Lauwers | Needcompany Marketplace 76
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Heine Avdal & Yukiko Shinozaki Field Works - Hotel

Cuqui Jerez The Dream Project. Close Encounters of the 1st Kind

Berlin Jerusalem (Holocene #1 revisited)

Katarzyna Kozyra Looking for Jesus, Aloni, Taleb & Abu Khaled Art | Violence
Ofira Henig & Ensemble Geh mir aus der Sonne

Tashweesh Tashweesh live in Munich

Tim Etchells A Broadcast | Looping Pieces

Kroesinger | Theaterakademie OBserving Bundeswehr

Gob Squad Western Society

Fleischlin, Schupp, Ismaili & Rexhepi Love.State.Kosovo

Ludvig Daae Fun, Laughs, Good Time

Thom Luz When I Die

Maria Jerez The Perfect Alibi

Geumhyung Jeong CPR Practice

Jan Machacek Normarena

Florentina Holzinger & Vincent Riebeek | CAMPO Wellness

Philippe Quesne | Vivarium Studio Swamp Club

Giesche, Hecktor, Kade & Fistarol We Disappear
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Gesprdche

Festivalzentrum und Nachtprogramm
Kartenverkauf und Festivalpass
Danke

Team | Netzwerk | Impressum

14
16
18
19
20
22
24
26
27
28
29
30
31
32
33
34
36
38
40
42
43
bt
46
48
50

53

57

61
64
66
67
68



Tilmann Broszat, Gottfried Hattifiger

Zum 10. Mal diirfen wir Ihnen ein SPIELART-
Programm vorstellen. Die runde Zahl nehmen
wir zum Anlass, die Ambitionen des Festivals
komprimiert zusammenzufassen:

Oft wurden und werden wir als Festival neuer
Theaterformen bezeichnet. »Das utopische
Moment liegtin der Form«, hatte Heiner Miiller
behauptet. Es ging uns aber nicht nur um rein
formale Aspekte, sondern um die Suche nach
neuen, {iberzeugenden Kongruenzen zwischen
Inhalt und Form, nach neuen Asthetiken,
anderen Spiel- und Sehweisen, Raumen,
Medien. Auch um das Ausloten des sozialen
Ortes Theater, um den Begriff der Authentizi-
tdt, um das Dokumentarische und ein neues
Beziehungsverhaltnis zwischen Akteuren und
Publikum - das waren fiir uns die wesentlichen
Ausgangsfragen.

Wesentlich war fiir uns von Anfang an die
Zusammenarbeit mit Theatermachern und
Kiinstlern, die auf der Suche nach neuen Aus-
drucksformen sind, die ihre Projekte gewisser-
maRen vom Nullpunkt an neu erfinden, oder,
wie Jan Lauwers formulierte: »Jedes Projekt
beginnt mit einem leeren Blatt Papier.« Die
Konsequenz fiir unsere Arbeit heilit, sich auf
ungewdhnliche kiinstlerische Ideen einzulas-
sen und ihnen innerhalb des Festivals ein
Forum zu bieten.

Fiir viele Kiinstler war und ist SPIELART ein
Sprungbrett fiir ihre internationalen Karriere.
Kiinstler, die wir oft erstmals in Miinchen
zeigten, wie Forced Entertainment, Romeo
Castellucci, die Needcompany, Rimini Protokoll,
Gob Squad, She She Pop, Alvis Hermanis, das
Nature Theater of Oklahoma, sind heute nicht
nur zu Gast bei den gréfRten Festivals weltweit,
sondern in der Mitte der deutschen Theater-
kultur angekommen. Wir wollen deshalb die
Tiiren des Festivals noch weiter fiir die ndchs-
ten Kiinstlergenerationen 6ffnen.

Ein Novum bei SPIELART 2013 ist, dass (iber
die Halfte des Programms aus Koproduktionen
besteht, die im Herbst brandneu nach Miin-
chen kommen. Insofern wird dieses Festival
selbst fiir uns voller Uberraschungen sein. Ein
Grund dafiir ist, dass wir das langjahrige Ver-
trauen, das viele Kiinstlerinnen und Kiinstler
in uns gesetzt haben, auch zuriickspiegeln
wollen. Hinzu kommt, dass SPIELART inzwi-
schen international so etabliert ist, dass wir
auch im produzierenden Sektor mehr Verant-
wortung und Mitgestaltung tibernehmen wol-
len, zumal in vielen Lédndern die Férderungs-
und Produktionsmdglichkeiten drastisch ein-
geschrankt wurden.

Das Festivalprogramm 2013 wird strukturiert
durch drei zeitliche Schwerpunkte und zwei
langfristige Installationsprojekte:

Das erste Wochenende steht ganz im Zeichen
des aulBereuropdischen Theaters und ist - ne-
ben der Urauffiihrung von Gintersdorfer | Kla-
Ren iiber den Panafrikanismus — gepragt durch
massiven Einsatz von Theaterkiinstlern aus
New York und Beijing, die sich jeweils mit der
jlingsten Geschichte ihres Landes beschafti-
gen: insgesamt geballte 18 Stunden Theater,
mit Barbecue und Ein- sowie Ausstiegsmog-

lichkeiten. Das zweite Wochenende steht im
Zeichen Europas. In einer Performance- und
Diskursplattform mit dem Titel WAKE UP! -
VERSAMMLUNG FUR EIN ANDERES EUROPA
besiedeln Kiinstler, Wissenschaftler, Journa-
listen und Filmemacher aus Griechenland, Ita-
lien, Spanien und Portugal fiir drei Tage alle
Raume des Muffatwerkes, um der Frage nach
den konkreten politischen Gestaltungsmdg-
lichkeiten in unseren Gesellschaften nachzu-
gehen und welche Rolle die Kiinstler dabei
einnehmen. Es geht aber auch darum, hierzu-
lande in Originalzeugnissen die Realitédt der
von der Troika regierten Lander kennen zu ler-
nen und die Rolle Deutschlands dabei kritisch
zu hinterfragen.

Die letzte Festivalwoche ist vor allem der
nachsten Kiinstlergeneration iiberlassen. Wir
stellen sieben neue Werke von Kiinstlern der
nachfolgenden Generation vor - koproduziert
von SPIELART und produziert von freien Pro-
duktionshdusern in Stockholm, Gent, Diissel-
dorf, Ziirich, Basel und Wien.

Zwei grofRe Installationsprojekte sind wahrend
des gesamten Festivals zu sehen: die SITUATI-
ON ROOMS von Rimini Protokoll, eine Kopro-
duktion mit den Miinchner Kammerspielen
(und anderen), sowie CITYWORKS - ein Son-
derprogramm zur 10. SPIELART-Ausgabe. Ein-
geladen haben wir 10 Kiinstlerinnen, Kiinstler
bzw. Gruppierungen aus den Bereichen der
Performing Arts, Visual Arts, Architektur und
Urbanistik, ihre Sichtweisen und Reflexionen
zum Thema Leben in der Metropolein Form von
Installationen und | oder Aktionen darzustel-
len. Die Arbeiten werden in einem Container-
Parcours von der Ludwigsbriicke bis zum Gas-
teig prasentiert.

Das Muffatwerk fungiert als Festivalzentrum
und gastfreundlicher Treffpunkt fiir die Kiinst-
ler, fiir unsere Gaste aus dem In- und Ausland
und - selbstverstandlich - fiir das Miinchner
Publikum. Herzlich willkommen zu einem
16-tdgigen Fest fiir die Kiinste!

We are presenting you with the SPIELART pro-
gram for the tenth time. We are taking this
round number as an opportunity for a short
summary of the festival’s ambitions:

We have been and still are frequently called a
festival of new forms of theater. »The utopian
moment lies in the form,« said Heiner Miiller.
But we were not only interested in purely
formal aspects, but rather in the search for
new, convincing congruencies between con-
tent and form, the search for new aesthetics,
other ways of performing and seeing, spaces,
media. And we were also interested in the ex-
ploration of theater as a social venue, the no-
tion of authenticity, documentary aspects,
and a new affiliation of the relationship bet-
ween the actors and the audience - these were
the essential initial issues for us.

From the beginning, what was essential for us
was the collaboration with theatermakers and
artists who are searching for new forms of
expression, who reinvent their projects virtu-
ally from their point of origin, from ground
zero - or, as Jan Lauwers put it into words,
»Each project begins with a blank piece of
paper.« The consequences for our work mean
being open to novel artisticideas and offering
them a forum within the festival.

For many artists, SPIELART was and is a step-
ping stone in their international careers.
Frequently artists we presented for the very
first time in Munich, such as Forced Entertain-
ment; Romeo Castellucci; the Needcompany;
Rimini Protokoll; Gob Squad; She She Pop; Alvis
Hermanis; and Nature Theater of Oklahoma are
not only guests at the largest festivals world-
wide today, but they also are now part of the
core of German theater culture. For this rea-
son, we would like to open the festival’s doors
even more for the next generations of artists.

Anovelty at SPIELART 2013 is that over half of
the program consists of coproductions, which
will come to Munich as brand-new produc-
tions. In this respect, the festival will be full of
surprises even for us. One reason for this is we
would like to also reflect the many years of
trust the multitude of artists have put in us.
Another factor is SPIELART is so established
internationally in the meantime that we would
like to also bein the producing sector, to have
more responsibility and have a part in co-
designing and co-creating the productions,
especially because in many countries the
available facilities and means for support and
production have been drastically reduced.

The structure of the 2013 festival program is
based on three time-related focal points and
two long-term installation projects:

The first weekend is completely devoted to
theater outside of Europe and is, in addition to
the premiere by Gintersdorfer | KlaBen on Pan-
Africanism — marked by the large presence of
theater artists from New York and Beijing, who
deal with their recent history, respectively -
with a total of 18 intensive hours of theater, a
barbecue, and opportunities to participate
and get into the act and then to step back out
again. The second weekend is then devoted to
Europe. In a performance and discussion plat-
form entitled WAKE UP! — ASSEMBLY FOR A
DIFFERENT EUROPE artists, scientists, journa-
lists, and filmmakers from Greece, Italy, Spain,
and Portugal will settle into all of the rooms at
Muffathalle for three days to explore the issue
of concrete political creative and development
possibilities in our societies and the role ar-
tists will have in this. However, it also has to
do with becoming familiar here in our country
of Germany with the reality in the countries
governed by the troika through original re-
ports and testimonials, and to examine in a
critical way Germany’s role in this.

The last week of the festival will then be
devoted for the most part to the next genera-
tion of artists. We are presenting seven new
works by artists of the coming generation -
coproduced by SPIELART and produced by
independent production companies in Stock-
holm, Ghent, Diisseldorf, Zurich, Basel, and
Vienna.

Two large installation projects will be shown
during the entire festival: SITUATION ROOMS
by Rimini Protokoll, a coproduction with
Miinchner Kammerspiele (and others), and
CITYWORKS a special program as part of the
tenth edition of SPIELART. We have invited 10
artists and groups from the performing arts,
visual arts, architecture, and urbanistics to
present their perspectives and reflections on
the subject of life in a metropolis in the form
ofinstallations and | or happenings. The works
will be presented in a container tourin Munich
stretching from the bridge Ludwigsbriicke to
the Gasteig Cultural Center.

Muffatwerk will function as the festival center
and a cordial meeting point for the artists, for
our guests from Germany and abroad, and
- naturally - for the Munich audiences. Wel-
come to a 16-day festival of the arts.



15.11.
La Nouvelle Pensée Noire S. 14 17.30
Life & Times S.16 20- 22
Mystery Magnet S.18 21-21.45
Anatomy of Dirt S.19
Memory S.8

Situation Rooms
exakte Anfangszeiten siehe S. 20

Memory II: Hunger || Zeitgenossenschaft ...

Marketplace 76 S.22

Listening to Third ... S.11

Dementia, or The Day Of My Great ... S.24

Field Works - Hotel

The Dream Project S.27

Jerusalem S.28

Looking for Jesus || Art | Violence S.29

Geh mir aus der Sonne S.30

Tashweesh live in Munich S.31

A Broadcast | Looping Pieces S.32

0Bserving Bundeswehr

Western Society

Love.State.Kosovo

Fun, Laughs, Good Time

When I Die S. 40

The Perfect Alibi S.42

CPR Practice S.43

Normarena S. 44

Wellness S. 46

Swamp Club S. 48

We Disappear S.50

18.11. 19.11. 20.11.
19.30 19.30
14 - 0.15
20.30 -
21.15
22 - 23.10
14 - 22
17 - 22.30 |19-22.30 |19 -22.30
17.30 || 20
20.30 -
22.50
19 - 20.30
21 21
14 - 20
17
19 - 20
21| 22.30
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16.11. 17 Uhr (neu!) | Polycity: Migration ist Stadt

18.11. 20 Uhr | Zeitgenossenschaft und Erinnerung in China
19.11. 18 Uhr | Polycity: Rassismus und nationale Fiktionen
23.11. 14 Uhr | Polycity: Mobilitdt und Krise

30.11. 11 Uhr | CONNECTIONS-Talk

30.11. 14 Uhr | Miinchner Fenster

01.12. 14 Uhr | Polycity: Doing Urban Citizenship

21.11.

19 - 22.30

14 - 20

17

20-21

19 -
20.50

21.30 -
22.10

CHTP

22.11.

Containerp

Fiihrungen ta

17 - 22.30

14 - 20

21.50

qneRAm

I

Er6ffnung 15.11. 15 Uhr

25.11.
arcours von der Ludwigshriicke bis zu
Wahrend des gesamten Festivals
werktags 16-20 Uhr | Samstag, Sonntag 14-20
glich.um 17 Uhr, Beginn Infocpntainer am Ga
CiTY ﬂlp RHS ...
17 -22.30 |17 -22.30 |19 - 22.30
14 - 20 14 - 20 14 - 20
20
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Festivalzentrum

im Café Muffatwerk
taglich ab 17 Uhr

im Ampere:

15.11. ab 22 Uhr
SPIELART-Er6ffnung
17.11. 20 Uhr
Mehliana

22.- 24.11.

WAKE UP! Party
tdglich ab 22 Uhr
25.11. 20.30 Uhr
Les Yeux d’ La Téte
29.11. ab 22 Uhr
CONNECTIONS Party
30.11. ab 22 Uhr
Abschlussparty

26.11.

m Gasteig

Uhr

steig

19 - 22.30

14 -20

17 -19

20

27.11.

19 - 22.30

WAKE U

Vérsammlu

22.11.ab 1
23.11. und

20

18.30 - 20
19.30

21

21 =

22.15

22.30

28.11.

19 - 22.30

ng fiir ein

4 Uhr

29.11.

17 - 22.30

pl
W Seit

24.11.ab 11 Uhr

18.30 - 20

21

21

19 - 20.15

17

16.30

18

20-21.40

20.30

anderes Eur

17 - 22.30

57

opa

16.30

18

20-21.40

20.30

Kiinstlergesprdch nach der Vorstellung
Shuttleservice siehe www.spielart.org

Muffatwerk

Muffathalle | Ampere | Café
ZellstraRe 4

S-Bahn Rosenheimer Platz | Tram 16
Deutsches Museum oder Am Gasteig |

Tram 15 | 25 Rosenheimer Platz

Containerparcours

von der Ludwigsbriicke bis zum
Gasteig | Infocontainer im Gasteig
Innenhof

S-Bahn Isartor, Tram 16 Deutsches
Museum | S-Bahn Rosenheimer Platz |

Tram 15 | 25 Rosenheimer Platz

Gasteig Carl-Orff-Saal | Black Box
Rosenheimer StralRe 5
S-Bahn Rosenheimer Platz | Tram 16 Am

Gasteig | Tram 15 | 25 Rosenheimer Platz

Miinchner Kammerspiele
Spielhalle | Falckenbergstralie 1
Werkraum | HildegardstralRe 1
S- | U-Bahn Marienplatz, Odeonsplatz |

Tram 19 Kammerspiele

Haus der Kunst Prinzregentenstr. 1
U 4 | 5 Lehel | Bus 100 KoniginstralRe |

Tram 18 Nationalmuseum | Haus der Kunst

Schwere Reiter Dachauer Str. 114
Tram 12 | 20 | Bus 53 Leonrodplatz

Bayerische Theaterakademie
im Prinzregententheater
Prinzregentenplatz 12

U4, Bus 54 | 100 Prinzregentenplatz

Schauburg - Theater der Jugend
am Elisabethplatz
Franz-Joseph-StraRe 47

Tram 27 Elisabethplatz |

U3 | 6 GiselastraRe | U2 Josephsplatz

i-camp | Neues Theater Miinchen
EntenbachstraRe 37
U1 ] 2 Kolumbusplatz

Golden Leaf Hotel Altmiinchen
Mariahilfplatz 4
Bus 52 | 62 SchweigerstralRe



17.11.14-22 Uhr

Werkraum

Zutritt jederzeit moglich

Eintritt Euro 15
ermdlRigt Euro 6

8 Werkschau

Living Dance s feN{:1-

Das Beijinger Living Dance Studio wurde 1994
von der Choreografin Wen Hui und dem Filme-
macher Wu Wenguang als erste unabhdngige
zeitgendssische Company in der Volksrepublik
China gegriindet. LDS hat mittlerweile einen
eigenen Proben- und Spielort, wird aber von
der chinesischen Regierung nicht unter-
stiitzt - was wenig erstaunlich ist, wenn man
sich die Themen ihrer Stiicke anschaut: In
deren Mittelpunkt steht die Auseinanderset-
zung mit der jiingeren Geschichte des Landes.
»Wir leben in einer Ara des Vergessens«, hat
Wu Wenguang festgestellt, findet aber das Wis-
sen und die Verstdndigung iiber die Vergan-
genheit unerldsslich fiir eine miindige Gesell-
schaft. Die Durational-Performance MEMORY
thematisiert die Kulturrevolution, mit der Mao
inden Jahren 1966-76 die Bevilkerung umer-
ziehen wollte. Jede Stunde beginnt ein neues
Kapitel, das, jeweilsin der Zeit fortschreitend,
Ausschnitte aus Wu Wenguangs Dokumentar-
film MEINE ZEIT BEI DER ROTEN GARDE, pathe-
tische Revolutionsopern und anderes Propa-
gandamaterial zeigt; in dem Wu Wenguang
selbst Geschichten erzihlt und Wen Hui enig-
matisch-faszinierende Tanze vorfiihrt. So ent-
steht ein episches Panorama, das weit {iber
seine Zeit und {ber China hinausweist. Wie

1jing)

selbsthestimmt kdnnen wirin unserem Denken
und Handeln iberhaupt sein, in welchem
MafRe sind wir das Ergebnis unserer Sozialisa-
tion?

Wen Hui lernte u.a. bei Pina Bausch. Ihre
Arbeit ist bunt, fragmentarisch und multidis-
ziplindr. Sie dokumentiert soziale Phdnomene
aus Vergangenheit und Gegenwart und
benutzt dafiir Tanz, Texte sowie altes und neu-
es Filmmaterial. Wu Wenguang (*1956)
studierte chinesische Literatur, arbeitete als
Lehrer und TV-Journalist. Seit 1988 ist er als
unabhangiger Dokumentarfilmer, freier Autor
und Tanztheatermacher tatig. Das Living Dance
Studio ist einer der wichtigsten Impulsgeber
zeitgendssischer Kunst in der Volksrepublik
China.

Choreografie
Wen Hui
Performer

Wen Hui, Li Xinmin
Wu Wenguang
Dramaturgie und
Videodesign

Wu Wenguang
Text

Wu Wenguang
Wen Hui

Musik

Wen Bin
Zeichentrickfilm
Hao Zhigiang
Lichtdesign
Eduard Steenbergen
Technik

Jia Nannan
Videotechnik
Zou Xueping

Ton

Luo Bing
Fotograf

Richy Wong

Produktion

Living Dance Studio in
Koproduktion mit Bien-
nale de la Danse (Lyon),
Centre National de la
Danse (Lyon), in Koope-
ration mit Théatre de la
Cité Internationale, Fes-
tival d’Automne a Paris.
Mit Unterstiitzung des
HenPhil Pillsbury Fund,
The Minneapolis Founda-
tion & King’s Fountain
und Borneoco | Amster-
dam, Franzésische Bot-
schaftin China und Festi-|
val Croisements. Vielen
Dank an Estelle Zheng,
Zheng Fuming, Tian Ge-
bing, Berenice Reynaud,
Cha Jianying, Zhong Su,
Liu Heng.

Realisierung

in Zusammenarbeit mit
dem Goethe-Institut und
den Miinchner Kammer-
spielen

Living Dance Studio in Beijing was founded in
1994 by the choreographer Wen Hui and the
filmmaker Wu Wenguang as the first indepen-
dent contemporary company in the People’s
Republic of China. In the meantime, LDS has
its own rehearsal and performance venue, but
it is not supported by the Chinese govern-
ment - which is not really surprising when one
considers the subjects of their pieces: Their
pieces focus on examining the country’s
recent history. »We live in an era of for-
getting,« Wu Wenguang realized; however, he
thinks the knowledge and understanding of
the past is indispensable for a responsible
society. The subject of the durational perfor-
mance MEMORY is the Cultural Revolution,

when Mao attempted to reeducate the popula-
tion from 1966-1976. A new chapter begins
every hour, which, proceeding in time, respec-
tively, shows excerpts from Wu Wenguang’s
documentary film, MY TIME IN THE RED
GUARDS, solemn operas about the revolution,
and other propaganda material, in which Wu _f’f '
Wenguang himself tells stories and Wen Hui!
performs enigmatic and fascinating dances.
And so an epic panorama is created that tran-
scends the panorama’s time and transcends &
China. How self-determined can we be in our &8
thoughts and actions at all, and to what de- §
gree are we the result of our socialization?

MUNCHNER KAMMERSPIELE
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18.11.
17.30-19.30 Uhr

Ampere

Eintritt Euro 12
ermaligt Euro 6

i

Two years after MEMORY Wen Hui and Wu
Wenguang developed MEMORY II: HUNGER
(2011). This piece, which will be shown in a
new, two-hour version, deals with the Great
Famine in China (1959-1961); the result of
this agrarian collectivization and controlling
errors on the part of the party leaders led to
the deaths of 36-45 million people. As part of
a people’s recollection project and documen-
tation project, Living Dance Studio sent 108
young interviewers to 130 villages to inter-
view the survivors of the famine, many of
whom are extremely old by now. In MEMORY II:
HUNGER theinterviewers themselves are stan-
ding onstage where they are confronted with
the video footage of their conversations. A
»joint projectin a country where confraternity
is lacking,« said Wu Wenguang.

RUIEDENGe Studio (Beijing)

NGER

Zwei Jahre nach MEMORY erarbeiteten Wen Hui
und Wu Wenguang MEMORY II: HUNGER
(2011). Dieses Stiick, in einer neuen zwei-
stlindigen Version zu sehen, beschdftigt sich
mit der GroRen Hungersnot in China
(1959-1961), die als Ergebnis landwirtschaft-
licher Kollektivierung und Fehlsteuerung der
Parteifiihrung zwischen 36 und 45 Millionen
Tote forderte. Im Rahmen eines Volkserinne-
rungs- und Volksdokumentationsprojekts ent-
sandte das Living Dance Studio dafiir mittler-
weile 108 junge Interviewerin 130 Dorfer, um

Konzept und Regie

Wu Wenguang
Choreografie

Wen Hui

Text, Performance und
Film-Dokumentation
Jia Zhitan

Zhang Mengqi

Zou Xueping

Luo Bing

Li Xinmin

Jia Nannan

o ; . Wang Hai

die Uberlebenden der Hungersnot, vielfach im Ss;%ﬁaz‘an
Greisenalter, zu befragen. Neun der geplanten Jll Wang Yixuan
Filme sind bereits fertig, zwei davon werden in ;;;""é‘nhn";:t und Technik
Miinchen gezeigt. In MEMORY II: HUNGER ste- | videotechnik
hen die Interviewer selbst auf der Biihne, wo jji Wang Wenli
sie mit den Videoaufnahmen ihrer Gespréche [l o 1 \tion

konfrontiert werden. Ein »Gemeinschaftspro-
jekt in einem Land, dem es an Gemeinschaft
fehlt«, so Wu Wenguang.

Living Dance Studio
(Beijing) und Singapore
Arts Festival. Mit Unter-
stiitzung von China
Independent Documen-
tary Archives

Realisierung
in Zusammenarbeit mit
dem Goethe-Institut

@) e

ZEITGENOSSENSCHAFT UND ERINNERUNG IN CHINA

18.11.20 Uhr

Ampere

Eintritt frei

10 Werkschau

Renate Klett und Tilman Spenglerim
Gespréach mit Wen Hui und Wu Wenguang
(Living Dance Studio) siehe Seite 62

AnschlieRend Filmprasentation:
SELF-PORTRAIT: DANCING AT 47 KM

82 min. | 2012

Regie, Kamera und Schnitt: Zhang Menggqi

ATTACKING ZHANGGAO VILLAGE
86 min. | 2012
Regie, Kamera und Schnitt: Wang Haian

Choreografie

Wen Hui

Performer

Li Xinmin
Wen hui

Lao Xiujuan
Lichtdesigner

Eduard Steenbergen

Dokumentation

Wen Hui
Musik

Wen Luyuan
Produzent
Wu Wenguang

Produktion

Living Dance Studio
(Beijing) und Singapore

Arts Festival. Mit
Unterstiitzung von

China Independent
Documentary Archives

Realisierung

in Zusammenarbeit mit
dem Goethe-Institut

©

GOETHE
INSTITUT

»In February 2011 I traveled to my father’s
villagein order to search for the lost memories
of my family. The name of the village is Yu Men;
it is the Yunnan province, and my father has
not been there for fifty years. By coincidence
during my journey I met an old woman, the
only surviving member of my father’s family,
my —as we callitin China - third grandmother.
Su Mei Lin is 83 years old and lives in the villa-
ge Da He Bianin the meantime. I stayed there
with her for three weeks, helped her out, and
listened to her stories. Her memory and her
thoughts were perfectly clear, her recollec-
tions were lively and full of details. Su Mei Lin
told of how she was married off when she was
12, had her first child when she was 14, and
was cheated on by her husband when she was
20. She was 21 when China was liberated and
22 when the agrarian reform started.«

LISTENING TO THIRD GRANDMOTHER’S STO-
RIES is in a manner of speaking the »poetic«
equivalent of MEMORY. The many years of pre-
parations on the part of Living Dance Studio
and the epic, multilevel collection of material
culminated in an essential, atmospherically
dense evening of theater. It doesn’t have to do
directly with politics anymore; history is
reflected in personal things, choreographed
and composed.

Living Dance Studio (Beijing)

»Im Februar 2011 reisteich in das Dorf meines
Vaters, um nach den verlorenen Erinnerungen
meiner Familie zu suchen. Das Dorf hei3t Yu
Men, liegt in der Provinz Yunnan, und mein
Vater war seit 50 Jahren nicht mehr da.
Wahrend meiner Reise traf ich zufdllig eine
alte Frau, das einzige tiberlebende Mitglied der
Familie meines Vaters, meine — wie es in China
genannt wird - dritte GroSmutter. Su Mei Lin
ist 83 Jahre alt und lebt mittlerweile in dem
Dorf Da He Bian. Dort blieb ich drei Wochen bei
ihr, ging ihr zur Hand und horte ihren Ge-
schichten zu. Ihr Geddchtnis und ihre Gedan-
ken waren vollkommen klar, ihre Erinnerungen
lebendig und detailreich. Su Mei Lin erzdhlte
davon, wie sie mit 12 verheiratet wurde, ihr
erstes Kind mit 14 bekam, mit 20 von ihrem
Mann betrogen wurde. Mit 21 erlebte sie die
Befreiung Chinas, mit 22 die Landreform.«

19.11.
19-20.30 Uhr

Carl-Orff-Saal

Eintritt Euro 18
ermdligt Euro 9

HER'S STORIES

LISTENING TO THIRD GRANDMOTHER’S STORIES
ist die »poetische« Entsprechung zu MEMORY.
Die jahrelangen Vorarbeiten des Living Dance
Studio, die episch angelegten Materialsamm-
lungen gipfeln hier in einem essentiellen,
atmospharisch dichten Theaterabend. Es geht
nicht mehr direkt um Politik, Geschichte wird
ins Personliche gespiegelt, choreografiert und
komponiert.

Werkschau 11



Helmut Ploebst

Reise ins Herz der Kulturrevolution mit dem

Living Dance Studio

Wer erinnert sich noch an die im Mai 1966 von Mao
Zedong ausgerufene Kulturrevolution? In chinesischen
Schulbiichern jedenfalls wird der ein Jahrzehnt andau-
ernde Prozess heute gerade einmal auf zwei Seiten
abgehandelt. Denn so ganz genau will sich das
wuchernde Wirtschaftsimperium China an den Auf-
bruch von damals gar nicht mehr erinnern. In Beijing
durfte auch MEMORY nur vor geladenem Publikum ge-

zeigt werden.

Im ersten, achtstiindigen Teil taucht das Publikum tief
in die Welt der Kulturrevolution ein. Ausgangspunkt
und Leitfaden des Stiicks ist ein Dokumentarfilm, den
Wu Wenguang vor 20 Jahren gedreht hat und in dem
fiinf ehemalige Rotgardisten - deren Jugendtruppen
die Motoren zur Umsetzung der Kulturrevolution
waren - aus ihrer groRRen Zeit erzahlen. Auch Wen Hui
erinnert sich an ihre »Kindheit unter der roten Fahneg,
wie das erste der insgesamt sieben Kapitel des Stiicks
heilt.

Propagandaplakate und -lieder, Fotos sowie Ausschnit-
te aus Aufputschfilmen, Revolutionsballetten und
-opern vermitteln zusdtzlich die Hochstimmung, die
das Zentralkomitee der KP Chinas in den Sixties
erzeugte. Eine Jugend, die sich von der Ausrufung der
Volksrepublik 1949 abgekoppelt fiihlte, konnte endlich
auch gegen die verbliebenen Bastionen des Kapitalis-
mus im Land losschlagen.

Vor allem die Rotgardisten fiihlten sich groBartig. Der
Schulunterricht fiel aus, die Lehrer wurden von den
Schiilern gedemiitigt. »Aus Stiften werden Waffen«,
hieR es, und so wurde radikal aufgerdumt mit allem
bourgeoisen Bildungsgut. Wer die falsche Familienher-
kunft hatte, hatte nichts mitzureden. Wer fiir einen
Revisionist gehalten wurde, musste &ffentlich Selbst-
kritik tiben.

12 Werkschau

ROTE SONNE

Wen Hui und Wu Wenguang gestalten diesen ersten Teil
von MEMORY nicht als Anklage von menschlichen
Monstern, sondern versuchen in ihrer Dokumentations-
performance, die politische Stimmung und Dynamik
einer revolutiondren Bewegung nachvollziehbar zu
machen. Eine Atmosphdre, in der das Erreichen des
Ziels iiber allen ethischen Bedenken stand: Die Rotgar-
disten wédhnten sich als Retter der Menschheit iber-
haupt, denn sie glaubten, zwei Drittel der Weltbevélke-
rung wiirden in Not und Elend dahinvegetieren.

Die jungen Rotarmisten hatten, so die Zeitzeugen, kei-
ne Vorstellung von einer idealen Gesellschaft, sondern
eine unbedingte Hingabe fiir Mao, »die rote Sonne in
unseren Herzen«. Mao war ihr Messias. Und sie wollten
weder die Harten des Lebens noch den Tod fiirchten. Ob
sie noch den »Loyalitdtstanz« tanzen konnte, wird Wen
Hui gegen Ende des Stiicks gefragt. Sie konnte. Und tut
es nicht.

MEMORY bleibt faszinierend von der ersten bis zur 480.
Minute. Drei Darsteller, neben Wen Hui und Wu Wengu-
ang auch Li Xinmin, und zwei Personen am Technikpult
bestreiten den gesamten Stiickverlauf. Die Biihne: ein
Wiirfel aus Moskitonetz, an dessen Front die Bilder und
Videos projiziert werden. Das reicht aus, um zu ver-
mitteln, dass aus dem genauen Blick ins Innere von

Revolutionen viel iber uns alle zu lernen ist.

Chinas groRer Sprung ins bittere Elend: HUNGER

Es sollte »Der GroRe Sprung nach vorn« werden. 1958
mobilisierte Mao sein Reich. Er wollte China aus der
Mitte katapultieren: erst England iiberholen, dann die
USA. Am Ende des Sprungs, 1961, waren, so das Mittel
der Schdtzungen, 30 Millionen Chinesen verhungert.
Zur Vorgeschichte von MEMORY II: HUNGER: Start
einer Oral-History-Initiative gegen offizielle Ge-
schichtsklitterung und das allgemeine Vergessen. 21
Laien-Dokumentarfilmer reisten im Jahr 2010, mit
Videokameras ausgestattet, von Peking aus in ihre
Herkunftsdorfer, um dort mit Zeitzeugen der Hungers-
not zu sprechen. Die Berichte, die Bilder gehen durch
Mark und Bein. Mao vernachlassigte die Landwirtschaft
zugunsten seiner industriellen Revolution. Die Dorfer
wurden in Kommunen verwandelt, deren Bewohner
nicht mehr selbst kochen durften, sondern gemein-
schaftlich in Volkskiichen essen mussten. Die Erndh-
rung brach zusammen: 50 Gramm Reis tdglich gab es
fiir ein Kind, fiir einen Erwachsenen 75 Gramm. Die
Landbevdlkerung al’ Gras, Blatter, Fladen aus Baumrin-
de, hatte aber trotzdem Schwerarbeit zu verrichten.
Gerne reden die Zeitzeugen nicht iiber diesen Horror.
Durchwegs arme Leute librigens. Sie hausen in elenden
Nestern, die Chinas Sprung in den Finanzkapitalismus
nicht erreicht hat. Erzahlungen von unmittelbar Erleb-
tem vermitteln ein anderes Wissen als abstrakte Dar-
stellungen. Und dafiir braucht es Zeit. HUNGER hétte
acht Stunden dauern sollen. Auch die Hilfte vermittelt
noch ein Empfinden dafiir, was der von Terror beglei-
tete Hunger wirklich hieR. Wie qualvoll die Menschen
starben, wie sie wegen Mundraubs getétet wurden. Und
wie aussichtslos die Situation war. Eine Mutter erzahlt,
sie habe die Innereien eines den Kommunekadern (die
heimlich Reserven hielten) entwendeten Schweins
gekocht. Ihr kleiner Sohn sei daran erstickt. Seine
Schwester habe die Reste aus dem Mund des Toten ge-
holt und gegessen. HUNGER ist ein wichtiges Statement
der Dokumentationsperformance. Und eines, das wohl
tiber Chinas Tellerrand hinausreicht.

Welchen Wert hat Erinnerung?

Wen Hui, Sie sind in Yunnan, China, geboren, haben Ihre
professionelle Ausbildung in traditionellem chinesischem
Tanz an der Yunnan Art School begonnen und im Jahr
1989 an der Beijing Dance Academy abgeschlossen. Was
ist eigentlich traditioneller chinesischer Tanz?

Welche Erinnerungen haben Sie an diese Phase Ihrer
Ausbildung?

Traditioneller chinesischer Tanz umfasst klassischen
Tanz und chinesischen Volkstanz. Ich habe mit

dem professionellen Tanztraining begonnen, alsich
dreizehn Jahre alt war. »Professionell« bedeutete
damals, dass wir acht Stunden tédglich trainierten, von
morgens bis zum Nachmittag. Das Training war sehr
streng und intensiv. Weil ich mit meinen Klassenkame-
raden gut auskam, erinnere ich mich heute gern an
diese Zeit. Aber ich bin die Einzige, die heute noch auf
der Biihne tanzt. Bei dieser Art des Trainings haben
wir zwar gutes Handwerk erlernt, aber die Fahigkeiten,
uns zu »entspannen« und zu »6ffnen«, haben wir verlo-

ren - und leider auch das Gefiihl, den Tanz zu lieben.

Nach dem Abschluss haben Sie als Choreografin in Beijing
gearbeitet und dann Tanz und Theater in New York stu-
diert, wo Sie in den Techniken von José Limén und Trisha
Brown unterrichtet wurden. Auch haben Sie Techniken
nach der Folkwangschule Essen und Pina Bausch kennen-
gelernt. Im Jahr 1994 griindeten Sie zusammen mit Ihrem
Partner, dem Dokumentarfilmer, Autor und Performer Wu
Wenguang, in Beijing die unabhdngige Performance-
gruppe Living Dance Studio (LDS). Was hat Sie motiviert,
eine eigene Company zu griinden, und wie wiirden Sie den
Prozess beschreiben, durch den Sie, nachdem Sie so
unterschiedliche Ausbildungs- und Kultursysteme kennen-
gelernt hatten, eine eigene Sprache fanden?

Es war mein groRer Traum, ein eigenes Performance-
studio zu griinden, wo die Art von Arbeit entstehen
konnte, nach derich suchte. In der Anfangsphase des
Living Dance (1994-1999) ging es langsam los, wir
konnten nur ein paar kleine Stiicke produzieren. Wu
und ich traten gemeinsam auf, und ein paar Freunde
halfen hier und da. Dann bekamen wir im Jahr 1999
erstmals eine Férderung fiir »Report on Giving Birth,
das Geld kam vom Prince Claus Fund in den Nieder-
landen. Zum ersten Mal hatten wir Geld, einen Proben-
raum anzumieten und andere Ténzer und Kiinstler
einzuladen, mit uns zu arbeiten. Danach wurden die
meisten Tanzstiicke des LDS von Performance-Organi-
sationen in Europa und den Vereinigten Staaten unter-
stiitzt. Sie traten zum Beispiel als Koproduzenten auf.

Als wirim Jahr 1994 zum Kunstenfestivaldesarts nach

Briissel reisten, war es das erste Festival auRRerhalb
Chinas, zu dem wir fuhren, und das war fiir uns beide
eine groRartige Chance. Dort wurden uns in gewisser
Hinsicht »die Augen gedffnet« — dariiber, dass Tanz
nicht nur die Bewegung von Korpern ist, dass es viel
mehr Mdglichkeiten gibt. Was den Prozess der Erfin-
dung angeht, so koppeln wir unsere Arbeit an die
Alltagsrealitdt und kombinieren Performance mit un-
terschiedlichen Medien, zum Beispiel mit Video,
Installation und der Stimme des Tanzers. Unsere Her-
angehensweise unterscheidet sich stark von unserer
Tanzausbildung und einem kulturellen System, das
Tanz nicht mit dem echten Leben oder mit der Gesell-
schaftin Verbindung bringt.

Im Jahr 2005 haben Sie mit Wu Wenguang den unab-
hédngigen Kunstraum CCD Workstation in Beijing gegriin-
det. Wie ist er strukturiert, finanziert, und was ist Ihr
Anliegen?

CCD Workstation dient vor allem als Atelier fiir Living
Dance und fiir Wu Wenguangs Dokumentarfilme. Zur
Grundidee eines solchen Raums gehort, ihn auch fiir
junge Leute zu 6ffnen, fiir Studenten oder Kiinstler, die
sich fiir zeitgendssischen Tanz, Theater und Dokumen-
tationen interessieren. Jedes Jahr stellen wir ein
Programm auf die Beine: Es gibt Workshops, Vorlesun-
gen, Diskussionen und den Austausch zwischen
Kiinstlern. Das Programm enthélt Langzeitprojekte,
die darauf abzielen, eine unabhdngige Performance-
kunst und einen unabhadngigen Dokumentarfilm zu
entwickeln. Zum Beispiel das Young Choreographer
Project, das es inzwischen seit 2006 gibt, und das
Young Documentary Filmmaker Project. AuBerdem
organisieren wir zwei jahrlich stattfindende Festivals:
das May Festivalim Mai und das Crossing Festivalim
Oktober.

Betrachten Sie Beijing als Quelle Ihres dsthetischen und
narrativen Ansatzes?

Ja, oft spiiren wir hier in Beijing einen stérkeren
Antrieb fiir die Performance-Arbeit. Beijing ist eine
Stadt, in der sich sehr unterschiedliche Dinge mischen.
Man nennt die Stadt auch »den empfindlichen Nerv
Chinas«. Sehr interessante Lebensgeschichten ent-
wickeln sich in dieser Gesellschaft, und daraus ziehen
wir unsere Ideen. Die Stadtist immer eine reiche

Quelle fiir den Zusammenhang von Realitdt und Kunst.

MEMORY handelt von der Epoche der Kulturrevolution,
die im Jahr 1966 begann. Im Stiick geht es um indivi-
duelle Erinnerungen an diese Zeit. Damals waren

Sie sechs Jahre alt. Konnen Sie etwas zur Handlung
sagen, zum Thema Erinnerung und zu Ihrer

Motivation fiir diese Arbeit?

MEMORY bezieht sich auf die Periode der »Kulturrevo-
lution« zwischen 1966 und 1976. Das waren Jahre, die
fiir meine Entwicklung sehr wichtig waren. Meine
Gedanken, auch die Art, wie ich spater Kunst machte,
sind durch diese Zeit sehr stark gepragt. Die Frage, die
MEMORY vorausging, war die, welchen Wert die
Erinnerung hat, vor allem fiir das heutige China. Die
meisten Menschen schauen lieber nach vorn, wir
jedoch wollten zuriickschauen, um dariiber nachzu-
denken, welche Erfahrungen und Lehren wir aus dieser

Zeit mitnehmen konnen.

Von Ihrem Stiick gibt es zwei Versionen, eine ist sechzig
Minuten lang, die andere dauert knapp acht Stunden.
Wie kam es zu den beiden Versionen? Von welchem Punkt
sind Sie ausgegangen? Kénnen Sie den Rechercheprozess
und die Entstehung anhand der verschiedenen Schichten
des Stiickes beschreiben? Es gibt Video, Animation, Text,
Musik und Tanz.

Als wir zu proben anfingen, dachten wir, wir machen
ein normal langes Stiick fiir das Theater, ungeféhr eine
Stunde. Wir wollten das Stiick im Jahr 2008 bei der
Biennale de la Danse in Lyon zeigen, und das war der
Rahmen, der dort mdglich war. Aber wahrend der
Proben und der Recherche (die Vorbereitung dauerte
ungefdhr ein Jahr) fiel mir eine Menge Materialin die
Hande, darunter viele personliche Geschichten und
Erinnerungen aus den sechziger und siebziger Jahren,
viele alte Revolutionsbilder, -postkarten, -lieder und
Propagandafilme, die sich als Hintergrund des Stiickes
anboten. AuRerdem wollte ich Wus Dokumentarfilm
MEINE ZEIT BEI DER ROTEN GARDE in die Auffiihrung
integrieren. Der Film war seit seiner Entstehung im
Jahr 1993 nicht 6ffentlich gezeigt worden. Nach unse-
rer Auffiihrung in Lyon bot sich die Gelegenheit, das
Stiick in unserem Theater in der CCD Workstation zu
zeigen. Die Version fiir unsere eigene Biihne konnte
beliebig lang sein. Ich hatte mir diese Arbeit im Grunde
nicht als Auffiihrung gedacht, sondern als Mdglichkeit,
acht Stunden mit ein paar Leuten zu verbringen, die
unsere Erinnerungen mit uns teilen wollten. Drei Per-
former befinden sich auf der Biihne: Als Tanzerin und
Choreografin wollte ich die Erinnerung durch meinen
Kérper heraufbeschworen. Die zweite Téanzerin, Feng,
die auch Autorin ist, holte die Erinnerung durch ihr
Buch zuriick, das von ihrem Leben wéahrend der Kultur-
revolution handelt. Der dritte Performer, Wu, bringt
seinen Film auf die Biihne, aber auch Geschichten, die
mit seinem Leben in den sechziger Jahren zu tun

haben und damit, wie seine Filme entstehen.

Das Gesprdch fiihrte Christine Peters

IHREN HERZEN
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Gintersdorfer | Klal3en (Berlin)

Urauffiihrung

i
Eine Chefferie ist eine politische und adminis-
trative Einheit, die es vor der Kolonisierung in
Schwarzafrika gegeben hat, und die auch heute
parallel zu den staatlichen Organisationen
nach eigenen Grundsatzen weiterarbeitet. Die
Chefferie - viele Chefs — nur oben kein unten -
ist eine Vision, die unser Darstellerteam in
seiner Zusammensetzung verkdrpert. In der
realen, sozialen Praxis war die Chefferie nie
eine Ansammlung von gleichberechtigten Chefs
und auch nicht so gemeint, aber es entsteht
doch symbolisches Kapital fiir alle Beteiligten.

Wir arbeiten mit DarstellerInnen aus Ruanda,
der Demokratischen Republik Kongo und der
Elfenbeinkiiste, die selbstverantwortlich und
provokativihren Blick auf das eigene Land und
andere afrikanische Lander vertreten sollen.
Vergleichen und Spekulieren ist die Methode -
gibt es in den aktuellen politischen und kultu-
rellen Bewegungen einen Ausdruck von panaf-
rikanischem Denken?

LA
NOUVELLE
PENSEE
NOIRE —
CHEFFERIE
DAS NEUE
SCHWARZE
DENKEN

Die Idee des Panafrikanismus erscheint univer-
sal - die »Einheit aller schwarzen | afrikanischen
Menschen weltweit, unabhdngig von ihrer
Ethnie oder Nationalitdt« - ist aber ein
mehrdeutiges Konzept, das immer wieder
unterschiedlich eingesetzt und umcodiert
wird. Die PerformerInnen zeigen kontroverse
Deutungen und Reprdsentationen eines afrika-
nischen Selbstverstdandnisses, das von Regie-
rungen, Oppositionellen, Milizen, Kirchenfiih-
rern, Musikern, Kiinstlern, Dorfchefs, Radio-
und Fernsehmoderatoren und Fashion Adepts
verbreitet wird. Es geht um Beispiele aus der
Praxis, aber auch um fehlgeschlagene oder
unterdriickte Entwiirfe - dafiir beschaftigen
wir uns mit Vergangenem, insoweit es uns fiir
das Verstandnis der Gegenwart hilft.

Die Hilfte des Teams arbeitet zum ersten Mal
mit uns in einem System der freien, nicht
schriftlich fixierten Rede, das mit einem live
Ubersetzungssystem kombiniert ist. Sie treffen
in konfrontativen verbalen und physischen
Diskursen auf die widerspruchsfreudigen Indi-
vidualisten aus der Cote d’Ivoire und den
deutschen Schauspieler Hauke Heumann aus
unserem Stammteam. Thijs Bouwknegt aus
Holland ist Spezialist fiir internationale, juris-
tische Fragen mit Erfahrungen am Internatio-
nalen Strafgerichthof und dem internationalen

Mit

Nadia Beugre

Patrick Boyoka alias
Dinozord

Thijs Bouwknegt

Gotta Depri

Hauke Heumann

Hervé Kimenyi

Chiku Lwambo

Papy Mbwiti

Pierette Mondako
Michael Sengazi

Eric Parfait Francis
Taregue alias Skelly
Franck Edmond Yao alias
Gadoukou la Star
Regie, Konzept
Monika Gintersdorfer
Ausstattung, Konzept
Knut KlaRen

Produktion
Gintersdorfer | KlaBen in
Koproduktion mit dem
SPIELART Festival (Miin-
chen), KVS (Brissel),
Kampnagel (Hamburg),
FFT Disseldorf, Theater
im Pumpenhaus (Miins-
ter), HAU - Hebbel am
Ufer (Berlin).

Gefordert durch die Kul-
turstiftung des Bundes
aus den Mitteln des
TURN - Fonds fiir kiinst-
lerische Kooperationen
zwischen Deutschland
und afrikanischen Lan-
dern, das Goethe-Institut
und das Goethe-Institut
Kigali
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Tribunal fiir Ruanda. Die Tanzer singen, die
Journalisten tanzen, die Sdnger texten, es
gibt in unseren Stiicken kein Riickzugsgebiet
auf eine Art Professionalismus, in dem man
nur Stdrken zeigt. Spekulieren in fremden
Kompetenzen ist die Devise, mit der wir der
Représentationslast entgehen und eine direkte
Kommunikation ermdglichen. Diese Kommuni-
kation findet auf allen Ebenen statt und
beinhaltet auch das Publikum als Mitdenker
und eventuell Sprecher. In diesem System gibt
es keine Storung durch Unvorhergesehenes, es
ist eine diskursive Dramaturgie und keine der
geregelten, getimten Abldufe. Nicht getimt
bedeutet nicht schlecht getimt oder langsam,
sondern getimt im Verhadlntis zum Moment.

Die PerformerInnen sind selbstorganisierte
Chefs mit eigenen, kleinen Strukturen in Kin-
shasa, Abidjan und Kigali. Papy Mbwiti ist
Theaterleiter; Dinozord, Gadoukou la Star und
Skelly betreiben Tonstudios, sind Manager und
Stars ihrer Showbizkarrieren; Herve Kimenyi
ist Radiomoderator, sie wenden sich in ihren
Heimatldandern an ein afrikanisches Publikum
und nehmen Einflisse von aufRen nur dann
auf, wenn esihnen paft. (Gerade das befeuert
die Begegnungen mit europdischen Partnern).

Es ist immer das Individuum, das bei uns auf
der Biihne spricht, aber zu denken, dass die
Landerzugehdrigkeit nicht bestimmend ist in
der Bewertung politischer und kultureller
Ereignisse, is far from reality. Das gilt ebenso
fiir das Publikum, das je nach Land unter-
schiedlich vertraut mit den Themen ist und
eigene Erfahrung mit der Praxis hat. Die
Produktion wird in Deutschland, Ruanda, der
Demokratischen Republik Kongo undin Belgien
gezeigt, wir kénnen und miissen die Auffiihrung
jedes Mal verdndern und neue Erkenntnisse
und Meinungswandel aufnehmen. Thesen sind

dafiir da, umgestoRen und angefeindet zu
werden - dogmatisch sind wirin der Forderung,
dass ein Stiick nie liber zu viele festgeklopfte
Verabredungen funktionieren sollte, sondern
tiber konsequente dsthetische Entscheidungen,
die eine Menge Freiraum bieten.

Ruanda und die Demokratische Republik Kongo
haben - verkiirzt gesagt — wegen der Lage im
Grenzgebiet im Ostkongo ein spannungsvoll-
schlechtes Verhdltnis zueinander. Fiir die afri-
kanischen PerformerInnen ist in Deutschland
vor einem unbeteiligten Publikum vieles sagbar,
was bei Auffiihrungen in Kigali und Kinshasa
zu Polemiken und Konsequenzen fiihrt.

Als wir das erste Mal in Kinshasa aufgetreten
sind, war derivorische Teil unseres Teams moti-
viert wie noch nie, wir konnten sehen, wie
sechs Jahre Shows in Europa wenig zdhlten im
Vergleich zu einem Auftritt in Kinshasa, weil
die Kongolesen im Showbiz ernstzunehmende
Rivalen der Ivorer sind. Man musste sie also
unbedingt schlagen, aber doch noch schnell
ein paar Musiktitel mitihnen aufnehmen, bevor
man abreist.

Die Lage hat sich inzwischen stark beruhigt,
aber die Teamzusammensetzung aus ChefInnen
verschiedener Lander ist weiterhin explosiv und
kompetitiv, fiihrt aber dazu, dass Diskurse und
Darstellungsformen auf der Biihne entstehen,
die reale Problemfelder sichtbar werden lassen
und offen fiir Spekulation in die Zukunft sind.
Monika Gintersdorfer

Gintersdorfer|KlaRen entwickeln seit 2005 Projekte, in
denen sie Lebensstrategien und Ausdrucksformen der
Darsteller zum Zentrum machen und mit eigenen Stra-
tegien und Asthetiken konfrontieren. Das Team ist
deutsch-westafrikanisch. Es geht nicht um Erfundenes
oder Symbolisches, weder auf der Text- Spiel- noch Ma-
terialebene. Sie versuchen einen mdglichst direkten
Transport von Leben ins Theater und von Theater/Per-
formance ins Leben. Monika Gintersdorfer studierte
Germanistik und Theater-, Film- und Fernsehwissen-
schaften in K6ln und Regie in Hamburg. Sie inszenierte
u.a. am Hamburger Schauspielhaus, an den Miinchner
Kammerspielen. In ihrer gemeinsamen Arbeit mit dem
bildenden Kiinstler Knut KlaRen koproduziert sie mit
Kampnagel Hamburg, dem FFT Disseldorf, den Sophien-
selen und dem HAU - Hebbel am Ufer (Berlin), im
Pumpenhaus Miinster, im Ringlokschuppen Miilheim
und dem WUK in Wien. Haufig kooperieren sie mit dem
Frascati Theater in Amsterdam, dem KVS in Briissel und
dem Festival Connexion Kin in Kinshasa. In 2009 und
2010 erschufen sie die Festivals ABIDJAN MOUVEMENT
und RUE PRINCESSE mit anschlieBender Deutschland-
Tournee. 2013 zeigen sie ihre Produktionen beim Festi-
valin Avignon. In der Spielzeit 2013 | 14 sind sie Artist-

in-Residence am Theater Bremen.

The director Monika Gintersdorfer and the visual
artist Knut KlaRen have been working since
2005 with a German-Ivorian team on thea-
ter | dance | music | film projects and exhibition
projects. The performers are a collective of in-
dividualists who love contradictions and who
approach subjects in a discursive and vehe-
mently physical manner. With »La nouvelle pen-
sée noir« Gintersdorfer | KlaRen expand their
team of performers to include artists from the

Democratic Republic of Congo and Rwanda, and B

an ICC expert from Holland.
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Nature Theater of Oklahoma (Ne

15.11.
20-22 Uhr

16.11.
14-17.30 Uhr

18.45-20.45 Uhr
21.45-0.15 Uhr

Muffathalle

Episode 1
Eintritt Euro 18
ermaligt Euro 9
Episode 2
Eintritt Euro 18
ermalRigt Euro 9
Episode 3 & 4
Eintritt Euro 18
ermdfigt Euro 9

Marathon (16.11.)
Episoden 1-4
Eintritt Euro 45
ermdfigt Euro 22

16

Pavol telefoniert mit Kristin. Sie erzdhlt
Leben und er hort zu. Ein recht gewdhnlicher
Vorgang, hatte Pavol nicht 16 Stunden lang
zugehort und Kristin nicht hemmungslos alles
erzdhlt, was ihr an Erinnerungen aus 34 Le-
bensjahren in den Sinn kam. In ihrem Welt-
erfolg LIFE AND TIMES folgt das Nature Theater
of Oklahoma der Wort-fiir-Wort-Transkription
dieses Telefonates, einschlieBlich jedes Zogerns,
aller Versprecher, Seufzer, Ahs und Ohms. Jede
dervier bei SPIELART gezeigten Episoden pra-
sentiert einen Abschnitt der Lebensgeschichte,
die so dramatisch, irrwitzig, extravagant und
so gewdhnlich ist, wie das Leben nur sein
kann.

Dabei wahlten Kelly Copper und Pavol Liska,
die Kopfe des Nature Theater of Oklahoma, fiir
jede der Episoden auch eine eigene Form.
Episode 1, Kristin Worralls Schilderung von der
Geburt bis zum 6. Lebensjahr, wird als Mischung
aus Musical und sozialistischer Sportgymnastik
prasentiert, begleitet von einer Live-Hausmusik-
Kapelle mit Ukulele, Querflote, Klavier und
Xylophon. Episode2, das Ende der Kindheit
und die beginnende Pubertdt, kommt in
schrillen Adidas-Anziigen und dem Sound der
Achtziger daher. Die Zeit kurz vor dem Schul-
abschluss, thematisiert in Episode 3 & 4, wird
als dramatischer Boulevard-Krimi im Stile von
Agatha Christies MOUSETRAP gezeigt.

Das Nature Theater of Oklahoma ist eine New
Yorker Performance-Gruppe unter der Leitung
von Pavol Liska und Kelly Copper. Mit dem
Stiick NO DICE war das Nature Theater of Okla-
homa, dessen Name Kafkas Roman AMERIKA
entliehen ist, bei SPIELART 2007 zu Gast.

Konzept und Regie
Pavol Liska und
Kelly Copper

Nach einem
Telefongesprach mit
Kristin Worrall
Musik

Robert M. Johanson
Julie LaMendola
Ausstattung

Peter Nigrini

Mit

Ilan Bachrach

Asli Bulbul
Elisabeth Conner
Gabel Eiben

Daniel Gower

Anne Gridley
Robert M. Johanson
Matthew Korahais
Julie LaMendola
Kristin Worrall
Dramaturgie
Florian Malzacher
Produktionsleitung
Dany Naierman

Ton

Daniel Gower

Produktion

Die Episoden 1-4 sind
eine Produktion des
Nature Theater of Ok-
lahoma in Kooperation
mit dem Burgtheater
(Wien). Episode 1:in
Koproduktion mit dem
Internationalen Sommer-
festival (Hamburg),
Kaaitheater (Briissel),
Théatre de la Ville (Pa-
ris), Internationale Keu-
ze Festival Rotterdamse
Schouwburg, Wexner
Center for the Arts at The
Ohio State University
(Columbus). Episode 2:
in Koproduktion mit
Kampnagel (Hamburg),
le Festival d'Avignon,
Théatre de la Ville (Pa-
ris), Kaaitheater (Briis-
sel), Rosas (Briissel).
Episoden 3 & 4:in Kopro-
duktion mit dem Interna-
tionalen Sommerfestival
(Hamburg), Kaaitheater
(Brissel), Internationale
Keuze Festival Rotter-
damse Schouwburg,
Kiinstlerhaus Mouson-
turm (Frankfurt). Finan-
zielle Unterstiitzung

fiir Episode 1 durch den
MAP Fund, ein »Creative
Capital«-Programm,
getragen von der Rocke-
feller Foundation. Finan-
zielle Unterstiitzung fiir
Episode 2 durch die

New England Foundation
for the Arts’ National
Theater Pilot, mit Haupt-
finanzierung durch die
Andrew W. Mellon Found-
ation.

Alles, was zur Hand ist

Das Verwenden von Geschichten, die andere erzahlen,
ist Teil von Kelly Coppers und Pavol Liskas Konzept, viel
mit vorgefundenen Materialien zu arbeiten. Explizit
ordnen sie sich in eine kunstgeschichtliche Tradition
ein, die von Marcel Duchamps gefundenen und zur
Kunst umdefinierten Readymades iiber experimentelle
found footage-Filme vor allem der Sechzigerjahre bis
zu heutigen Doku-Theaterformen reicht. Bedeutsam
wurde das Recyceln und Bearbeiten von gefundenem
Material fiir Copper und Liska, als sie Ende der Neunzi-
gerjahre fiir vier Jahre dem Theater gédnzlich den Riicken
kehrten und sich ausschlieRlich mit Bildender Kunst
beschéftigten - alte Familien-Super-8-Filme vom Floh-
markt, Fotos aus dem Miill interessierten sie mehr als
groRe, origindre Kunstanstrengungen: »Man konnte
als Kiinstler kaum etwas machen, was schoner gewesen
wire, als diese Filme und Fotos.« Als sie 2002 wieder
zum Theater zuriickkehrten, liberfiihrten sie diese vor
allem in der Bildenden Kunst verbreiteten Uberlegungen
ins Theater: Nicht nur bei der Generierung von Text,
sondern oft auch bei Bewegungsmaterial, Kostiimen,
Mimiken. POETICS (2005), die erste richtige Arbeit unter
dem Label Nature Theater of Oklahoma, ist ein Tanz-
stiick, das im Wesentlichen aus Alltagsbewegungen
choreografiert ist. Ein Gutteil davon sind Bewegungen,
die man im Sitzen ausfiihren kann: Die Proben fanden
- mangels anderem Raum - vor allem am Kiichentisch
statt. Es gehort zu den Prinzipien von Copper und Liska,
Einschrankungen ebenso wie zufillig sich ergebende
Moglichkeiten in die Arbeit zu integrieren. Wie der
legenddre New Yorker Avantgarde-Regisseur Richard
Foreman - ein frither Férderer ihrer Arbeit und eines
ihrer groBen Vorbilder - fordert: Lass die Inszenierung
das werden, was sie werden will! Und: Finde heraus,
was das radikalste Element in den Proben ist und mach
das dann zum Mittelpunkt! Beides braucht Zeit - und es

bedeutet, dass man nicht mit einem fertigen Plan in die

Proben kommen kann, sondern sich gemeinsam auf

eine Suche mit ungewissem Ausgang begibt. Selbst die

Cowboy- und Piratenkostiime in NO DICE sind durch

Vorgefundenes entstanden: Der Proberaum gehdrte einem

Kindertheater. LIFE AND TIMES spiegelt nicht nur das
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Leben von Kristin Worrall. Der Text, aufgeteilt auf

Ll B

mehrere Schauspieler, wird zur multiplen Biografie. Fiir
die Choreografien von Episode 1 verwendet Liska unter
anderem Bewegungen und Bilder aus seiner eigenen
Kindheit: Spartakiaden hieRen in der Tschechoslowakei
(und in anderen Landern des Ostblocks) Sportwett-
kampfe, deren Hohepunkte gigantische Massen-Gym-
nastik-Choreografien waren. Personen und Ortsnamen
in Worralls Erzdhlung wurden, um den Bericht etwas zu
anonymisieren, teils durch Namen ersetzt, mit denen
Kelly Copper dhnliche Kindheitserinnerungen verbindet.
Fiir LIFE AND TIMES - Episodes 3 & 4 wurden Biihnenbild
und Kostiime quasi eins zu eins von der beriihmten
Londoner West End-Produktion von Agatha Christies
MOUSETRAP von 1952 iibernommen. Copper und Liska
haben das Stiick nicht zuletzt deshalb gewahlt, weil es

zu der Anzahl der involvierten Schauspieler passte.

Florian Malzacher

Pavol is on the telephone with Kristin. She
tells him about her life and he listens. A very
ordinary occurrence - if Pavol hadn’t been
listening for 16 hours and Kristin wasn’t
telling him everything without holding
anything back that comes to her mind from the
thirty-four yearsin her life. In their worldwide
success LIFE AND TIMES Nature Theatre of
Oklahoma follows the transcription of a tele-
phone call word-for-word, including every
hesitation, every slip of the tongue, sigh, »eh«
and »um.« Each of the four episodes shown at
SPIELART presents an excerpt of a life story
that is as dramatic, absurd, extravagant, and
as ordinary as life only can be.




15.11.
21-21.45 Uhr
16.11.
20.30-21.15 Uhr

Carl-Orff-Saal

Eintritt Euro 18
ermalRigt Euro 9
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Miet Warlop mag Cartoons, inshesondere deren
»Cute Cruelty« (stiRe Grausamkeit). In mehr-
jahriger Arbeit hat sie psychedelisch-knall-
farbige Figuren wie laufende Hosen, Frauen
ohne Kopf, menschliche Wollknduel oder einen
Chor von Trockenhauben kreiert, die sie in
MYSTERY MAGNET sprachlos, mit obsessivem
Drang nach Zerstorung aufeinander losgehen
und sich nach allen Regeln der Comic-Kunst
gegenseitig ausloschen ldsst. Das Ergebnis
erinnert an eine Kreuzung aus Drogenrausch
und Action-Painting.

Miet Warlop (*1978) ist eine Bildende Kiinst-
lerin aus Belgien. 2003 schloss sieihr Studium
an der Kdniglichen Akademie der Schdnen
Kiinste in Gent ab.

Miet Warlop likes cartoons, especially the
»cute cruelty« in cartoons. In the many years
of her work she has created psychedelic,
brightly colored figures such as a running pair
of pants, women without heads, human balls
of wool, and a choir of hairdryers —in MYSTERY
MAGNET she has them going after each other
with an obsessive drive, without saying a
word, and annihilating each other according
to every rule of comics art. The result reminds
one of a cross between being high on drugs
and action painting.

Miet Warlops Produktionen sind unvergessliche Bilder-
sequenzen, die sich in die Netzhaut einbrennen, die
man nicht mehr aus dem Kopf bekommt. Ihre jlingste
Inszenierung, MYSTERY MAGNET, bestdtigt das ein
weiteres Mal. »Ich sammle Bilder«, nennt es die bildende
Kiinstlerin und Theatermacherin selbst. »Manchmal ist
mir eine visuelle Arbeit zu statisch, und das Biihnen-
projekt bietet zu viele Optionen, wird oft iibertrieben
dynamisch oder iberfiillt. In der Performance - gleich
welcher Art - kann ich meine Bilder miteinander kon-
frontieren, und dann sehen, ob sie zusammen
funktionieren.« »Erzdhlt wird jedoch keine Geschichte.
Vielmehr préasentiere ich eine organische Bilderfolge,
in der sich eine Geschichte verbirgt.«.

Neben der Bildenden Kunst ldsst sich Warlop vom Film
und Animationsfilm inspirieren, beispielsweise von den
Happy Tree Friends-Cartoons: »Das sind ganz siiRe
Figuren, die schrecklich gemein zueinander sind. Oder
sich derart begeistern, dass sie in schrecklichen Situa-
tionen landen. Dies hallt in der Performance wider.
MYSTERY MAGNET vermittelt einen Hauch dieses, sanf-
ten Gruselns, das sich am besten als liebevoll-schones
Gemetzel beschreiben lasst.

Die Performances bestehen aus einer Folge surrealer
Aktionen. Jede Figur hinterldsst Spuren. »Einer muss
sich sechzehnmal libergeben, vier Manner pinkeln ge-
gen eine Wand, einem anderen wird der Bauch aufge-
schlitzt, ein Jeep leckt usw. Jedes Objekt, jeder Charak-
ter muss etwas ausstoRen oder ablassen. Meist etwas
Flissiges. Am Ende entsteht ein Gemalde, eine Lein-
wand mit einer Art Skizze der Aktionen der einzelnen
Handelnden.«

Was mochte Warlop dem Publikum mit MYSTERY MAGNET
vermitteln? »In diesem Stiick lduft alles schief«, erklart
sie. »Wobei ich mich frage, was schief laufen eigentlich
bedeutet. Wenn sich jemand immer wieder bergibt,
und am Ende kommt ein Regenbogen dabei heraus,
dann muss man sich fragen, ob der Dreck, den er
spuckt, wirklich, dreckig ist.

Ive Stevenheydens.

Ubersetzung aus dem Englischen: Lilian-Astrid Geese

Konzept und Regie
Miet Warlop

Mit

Christian Bakalov
Kristof Coenen

Sofie Durnez

Ian Gyselinck

Wietse Tanghe

Laura Vanborm & Miet
Warlop

Biihne

Miet Warlop
Biihnenbildassistenz
Sofie Durnez

Tan Gyselinck

Ton

Stefaan Van Leuven
Stephen Dewaele
Outside Eye

Nicolas Provost
Dramaturgieassistenz
Namik Mackic
Technik

Piet Depoortere

Ian Gyselinck

Dank an

Katrien De Keukeleere
Jonathan De Roo
Jonas Feys

Philip Franchitti

Pol Heyvaert

Philippe Riera

Silke Sintobin
Barbara Vackier

Stijn Van Buggenhout
Lies Vanborm & Geert
Viane | AMOTEC

Produktion

CAMPO in Koproduktion
mit Kunstenfestival-
desarts (Briissel),
Goteborgs Dans & Teater
Festival im Rahmen von
NXTSTP, mit Unter-
stiitzung des Kulturpro-
gramms der Europdischen ?" ’
Union, in Zusammenar- /
beit mit Vooruit (Gent)

— - 4

_—

Komposition

Ulrich Miiller
Siegfried Rossert
Patrick Schimanski
Gesang und Gitarre
Gerty Beracz,
Gitarre und Live-
Elektronik

Ulrich Miiller

Bass, Live-Elektronik
und Gesang
Siegfried Rossert
Text-Rezitation,
Schlagzeug, Live-
Elektronik

Patrick Schimanski

1968 veroffentlichte Christian Enzensberger
seinen mittlerweile fast vergessenen Text
GROSSERER VERSUCH UBER DEN SCHMUTZ,
der ungeachtet seines experimentellen Erzahl-
stils groRe offentliche Aufmerksamkeit
erregte. In diesem kaleidoskopischen Essay
wird Schmutz in all seinen, durchaus auch
metaphorisch-politischen Dimensionen auf
verschiedenen erzdhlerischen Ebenen mit
hochster Sprachfertigkeit und nicht ohne
finsteren Humor durchdekliniert. Cape and the
eternity begegnen dem Text mit Mitteln der
musikalischen Collage, zwischen flirrenden
Soundscapes, pulsierenden Drones und
schrag-balladesken Rocksongs.

Ein Abend mit Gerty Beracz, Sdnger, Gitarrist,
Songwriter, Urgestein der deutschen Rock-
musikszene, unter anderem als Mitglied der
legendaren Schréder Roadshow, Ulrich Miiller,
Klangkiinstler, Noise-Gitarrist, Komponist und
Improvisator, Siegfried Rossert, Komponist
und Bassist, virtuoser Multistilist zwischen
Rock, Experimental, Alter Musik und Improvi-
sation, Patrick Schimanski, Trommelkiinstler
zwischen Jazz und Avantgarde, Theatermacher
mitinternationalen Engagements als Regisseur
und Komponist.

In 1968 Christian Enzensberger published his
text GROSSERER VERSUCH UBER DEN SCHMUTZ
(SMUT: AN ANATOMY OF DIRT), which has been
almost forgotten in the meantime. Despite its
experimental narrative style, it created a big
sensation. In this kaleidoscopic essay Schmutz
runs through from A to Z all of his thoroughly
metaphoric-political dimensions on different
narrative levels with superlative writing skills
and a touch of dark humor. Cape and the
eternity approach the text with the means of a
musical collage, a mixture of quavering sound-
scapes, pulsating drones, and oblique, ballad-
like rock songs.

An evening with Gerty Beracz, singer, guitarist,
songwriter, founding father of the Ger-
man rock music scene and a member of the
legendary Schrdder Roadshow; Ulrich Miiller,
sound artist, »noise guitarist,« composter
and improvisator; Siegfried Rossert, composer
and bass player, virtuoso multi-stylist between
rock, experimental, ancient music and impro-
visation; and Patrick Schimanski, jazz and
avant-garde percussion artist, and theater-
maker.

48nord | cape and the eternity (Miinchen)

16.11. 22-23.10 Uhr
Ampere

Eintritt Euro 8
ermdRigt Euro 4
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18.11.
17-18.30 Uhr
19-20.30 Uhr
21-22.30 Uhr
19. - 21.11.
19-20.30 Uhr
21-22.30 Uhr
22, - 24.11.
17-18.30 Uhr
19-20.30 Uhr
21-22.30 Uhr
25. - 28.11.
19-20.30 Uhr
21-22.30 Uhr
29.-30.11
17-18.30 Uhr
19-20.30 Uhr
21-22.30 Uhr

eventuell Zusatz-
vorstellungen unter
www.spielart.org

Spielhalle

Eintritt Euro 19
ermdlRigt Euro 6
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Rimini Protokoll (Berlin)

Mai 2011, ein Foto geht um die Welt: Es zeigt

13 Personenin einem Raum. Der Ausdruck ihrer
Gesichter spricht Bande: Triumph, Faszination,

Hohn, Entsetzen, Skepsis, Geschaftigkeit. Der

Schnappschuss aus dem »Situation Room« im
WeiRen Haus dokumentiert das Ende einer
Menschenjagd, die mitallen verfiigbaren Waffen
gefiihrt wurde.

SITUATION ROOMS versammelt 20 Menschen
aus mehreren Kontinenten, deren Biografien
von Waffen mitgeschrieben wurden in einem

Filmset, in dessen Rdumen die globalisierte

Welt der Pistolen und Panzerfauste, der Sturm-
gewehre und Drohnen, der Regierenden und
Fliichtenden nachgebaut wurde und so zu
einem Parcours unerwarteter Nachbarschaften
und Kreuzungen wird.

Mit den einzelnen Erzdhlungen der »Bewohner«
setzen sich auch die Bilderin Bewegung - und

die Zuschauer folgen der individuellen Fahrte

derausgehdndigten Kameras und fangen ihrer-
seits an das Gebdude zu bewohnen, wahrend
sie dem folgen, was sie auf ihrem Gerdt sehen

und horen. Der Besucher sitzt diesem Stiick nicht

gegeniiber, um es von aullen zu betrachten
und zu beurteilen, sondern verstrickt sich

selbstin ein Netz von Begebenheiten, schliipft

in die Perspektiven von Protagonisten, deren

Spuren von anderen Zuschauern verfolgt wer-

den:

So setzt sich ein Zuschauer an den Schreibtisch
einer Fiihrungskraft aus dem Riistungsgeschaft.
Eine andere Zuschauerin folgt gleichzeitig
dem Film eines pakistanischen Anwaltes von
Opfern amerikanischer Drohnenanschldge in
ein enges Kabuff mit Uberwachungsmonitoren.
Auf ihrem Weg dorthin sieht sie einen dritten
Zuschauer, der seinem Film in den SchieR-
stand eines Berliner Schiitzenvereins folgt, an
dem er dem deutschen Meister im Parcours-
SchieRen zuhdrt. Um die Ecke steht ein anderer
Zuschauer in der Rolle eines Arztes, der in
Sierra Leone Amputationen durchfiihrt, wah-
rend im Zimmer daneben ein Pressefotograf
Bilder von Bundeswehreinsatzen in Afghanistan
sortiert um wenig spater selbst im Schiel3-
stand zu stehen um genau das zu tun, was er
vorhin beildufig beobachten konnte - und dabei
fiir andere zum Gegenstand der Beobachtung
wird.

SITUATION ROOMS ist ein multiples Simultan-
Kino. Augmented Reality, die so dreidimensional
ist, wie es nur Theater sein kann!

Rimini Protokoll war haufiger Gast bei SPIEL-
ART, so 2003 mit TORERO PORTERO und 2007
mit SOKO SAQ PAULO. Zuletzt trat Stefan Kaegi
im Rahmen von SOCIAL FICTIONS 2011 auf.

Helgard Haug, Stefan Kaegi und Daniel Wetzel
haben Angewandte Theaterwissenschaft in
GieRen studiert und arbeiten in unterschiedli-
chen Konstellationen unter dem Label Rimini
Protokoll. Inihren Arbeiten stehen sogenannte
»Experten des Alltags« auf der Biihne, in den
letzten Jahren entstanden auch Video-Stiicke
und Horspiele. Ihre Themen sind immer der
Realitdt entnommen, Fakten und Erlebnis-
berichte sind Grundlage aller Stiicke. Sie
wurden u.a. mit dem Miilheimer Dramatiker
Preis, einem Sonderpreis des Deutschen
Theaterpreises DER FAUST und dem NRW-
Impulse-Preis ausgezeichnet, zum Berliner
Theatertreffen eingeladen und erhielten 2011
fiir ihr Gesamtwerk den Silbernen Lowen der
41. Theaterbiennale Venedig.

Von

Helgard Haug
Stefan Kaegi
Daniel Wetzel

Mit

Abu Abdu Al Homssi
Antonio Aguirre
Shahzad Akbar

Jan van Aken
Narendra Divekar
Nathan Fain

Reto Hiirlimann
Maurizio Gambarini
Andreas Geikowski
Marcel Gloor
Barbara Happe
Volker Herzog
Richard Khamis
Wolfgang Ohlert
Irina Panibratowa
Ulrich Pfaff
Emmanuel Thaunay
Amir Yagel
Yaoundé Mulamba Nkita
Familie R

| Szenografie
Dominic Huber |
blendwerk

Video

Chris Kondek

Ton

_ Frank Bohle

| Technische Leitung
und Licht

Sven Nichterlein
Recherche
Cornelius Puschke
Malte Hildebrand
Produktionsleitung
Heidrun Schlegel
Licht

Hans Leser

Stefan Neumann
Elektronik-Effekte
Georg Werner
Assistenz der
Produktionsleitung
Caroline Lippert
Christin Prator
Ubersetzer

Amina Orth

Giinter Orth
Djengizkhan Hasso
Riad

Produktion

Rimini Apparatin Ko-
produktion mit SPIELART
Festival (Miinchen) |
Miinchner Kammerspiele,
Ruhrtriennale, Schau-
spielhaus Ziirich, Perth
International Arts Festi-
val, Grande Halle et

Parc de la Villette (Paris),
HAU - Hebbel am Ufer
(Berlin), Kiinstlerhaus
Mousonturm (Frankfurt)

Gefdrdert durch die Kul-
turstiftung des Bundes
und den Regierenden
Biirgermeister von Berlin
- Senatskanzlei - Kultu-
relle Angelegenheiten.

Diese Veranstaltung wird
ermdglicht durch das
NATIONALE PERFORMANCE
NETZ im Rahmen der
Gastspielférderung
The-ater aus Mitteln des
Beauftragten der Bun-
desregierung fiir Kultur
und Medien sowie der

KULTURSTIFTUNG
DES
BUNDES

MENCHNER KAMMERSPIFLE

Kultur- und Kunst- NATIONALES
ministerien der Lander. r ij ™
LY w

=

PERFORMANCE

SITUATION ROOMS brings together 20 persons
from several continents whose biographies
were partially written by the business of wea-
pons; they are on a film set, in spaces modeled
after the globalized world of pistols and
shoulder-fired anti-tank missiles, assault rifles
and drones, of those who govern and of those
who are refugees, and it becomes an obstacle
course of unexpected environments and inter-
sections. The images start moving with the
individual stories of the »inhabitants« - and
the audience follows the individual trackings
of the cameras that have been handed out.
The audience doesn’t sit facing this piece in
order to observe it from outside and evaluate
it, but rather it becomes ensnarled in a web
of incidents, and the audience slips into the
perspectives of the protagonists, whose trails
are being followed by other members of the
audience.

Reisen, lesen, recherchieren
Vor drei Jahren begannen Rimini Protokoll, mit soge-
nannten Video-Walks zu arbeiten. Sie inszenierten einen
Parcours im walisischen Aberystwyth. Damals noch im
Stadtraum. »Da kann man davon ausgehen, dass irgend-
wann die Miillabfuhr kommt, ein Hund vorbeilduft oder
jemand einen Laden verldsst«, sagt Haug. Aber nichts
lieR sich genau timen.

Nun ist das Format dasselbe, nur ist alles komplett
durchinszeniert. »Alle Bewegungsmuster kdnnten per-
fekt ablaufen, wenn der Zuschauer mitmacht«, sagt
Haug. Sie nennt SITUATION ROOMS eine weitere
Experimentierstufe bei der Suche nach neuen theatralen
Erzdhlweisen und fragt: »Was ist ein Darsteller und was
ist ein Zuschauer? Im neuen Stiick wird man noch viel
starker zum Akteur.«

Ihre Anregungen finden Haug, Kaegi und Wetzel
aulerhalb des klassischen Theaters: Beim Reisen,
Zeitungen lesen, Menschen treffen, Recherchieren.
»Was wir machen, ist Theater«, sagt Haug: »Aber die
Produktionsweisen klassischer Inszenierungen und die
Arbeit an SITUATION ROOMS haben eigentlich nichts
mehr miteinander zu tun.« Stattdessen bleiben die
Macher von Rimini Protokoll vor allem sich selbst treu,
aufihrem Weg zur Erweiterung des Theaterbegriffs.

Kaspar Heinrich




18.11.
20.30-22.50 Uhr

Carl-Orff-Saal

Eintritt Euro 25
ermaligt Euro 12
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Jan Lauwers | Needcompany (Briissel)

MARKETPLACE 76 ist eine Geschichte von fast
alttestamentarischer Wucht. 24 Bewohner
eines Dorfes, darunter sieben Kinder, sind bei
einer fahrldssig verursachten Gasexplosion
gestorben. Die Uberlebenden tragen schwer
an ihrer Trauer. Doch damit nicht genug: Am
Jahrestag des Ungliicks stiirzt ein weiteres
Kind aus einem Fenster und verungliickt tod-
lich, seine altere Schwester wird kurze Zeit
spater entfiihrt. Da fallt dberraschend ein
Boot vom Himmel ...

In Form eines mitreiRenden Song-Spiels ver-
handelt MARKETPLACE 76 so dunkle Themen
wie Trauer und Sorge, Inzest und Entfiihrung,
Padophilie und Selbstmord, aber auch aulRer-
gewohnliche Liebe, Freundschaft, Gliick und
Uberleben. Eine packende soziale Versuchs-
anordnung, in der die Kernfragen von Gemein-
schaft anhand eines kleinen Dorfes nach-
gestellt werden: Wer gehdrt dazu, wer nicht?
Wie gehen wir mit Schuld um? Welche Rolle
spielen Opfer und Siindenbock fiir die Gesell-
schaft? Am Ende steht, ganz altmodisch,
Erlgsung.

Jan Lauwers studierte Malerei an der Akademie
der Kiinste in Gent. 1979 griindete er das
Epigonenensemble. Mit den sechs Produktionen
des Kollektivs machte sich Jan Lauwers als
radikaler Neuerer in Flandern und auch inter-
national einen Namen. 1985 griindete er die
Needcompany zusammen mit Grace Ellen Barkey.
In seinen stark visuellen Kompositionen ndhert
Lauwers sich auch klassischen Stoffen, z.B. in
seinen Shakespeare-Adaptionen. Themen seiner
Arbeiten sind immer wieder Gewalt, Liebe,
Erotik und Tod. Bei SPIELART war Lauwers
2003 mit IMAGES OF AFFECTION und 2007
mit seiner Installation DECONSTRUCTION 07
zu Gast.

Text, Regie und Biihne
Jan Lauwers

Mit

Grace Ellen Barkey
Anneke Bonnema
Hans Petter Dahl
Julien Faure
Yumiko Funaya
Benoit Gob

Sung-Im Her

Romy Louise Lauwers
Maarten Seghers
Emmanuel Schwartz
Catherine Travelletti
Jan Lauwers

Elke Janssens
Komposition
Rombout Willems
(summer, spring)
Maarten Seghers
(autumn)

Hans Petter Dahl
(winter)

Kostiime

Lot Lemm
Dramaturgie und
Ubertitel

Elke Janssens
Choreografische
Mitarbeit

Misha Downey

Ton

Ditten Lerooij
Lichtdesign

Ken Hioco
Produktionsleitung
Luc Galle
Lichttechnik
Marjolein Demey
Puppenmacher
Paul Contryn (de Maan)
Dramaturgische
Einfiihrung

Erwin Jans

Produktion
Needcompany in
Koproduktion mit der
Ruhrtriennale, Burg-
thater (Wien), Holland
Festival (Amsterdam).
Mit Unterstiitzung

der Flamischen Behorden.

MARKETPLACE 76 is a story with an almost Old
Testament vehemence. Twenty-fourinhabitants
of a village, including seven children, have
died from a gas explosion caused by negligence.
The survivors are burdened by their mourning.
But as if that weren’t enough: On the anni-
versary of the tragedy another child falls out
of a window and dies, and his older sister is
kidnapped a short time later. Then suddenly a
boat drops out of the sky ...

Inthe form ofa stirring musical play, MARKET-
PLACE 76 deals with such dark subjects as
mourning and anxiety, incest and kidnapping,
pedophilia and suicide, but it also deals with
love, friendship, happiness, and survival.
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DEMENTIA

Kornél Mundruczé | Proton Theatre (Budapest)

THE DAY
OF MY GREAT
HAPPINESS

19.11.21 Uhr
20.11.21 Uhr

Eintritt Euro 18
ermaligt Euro 9
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Ein weltbekanntes psychiatrisches Krankenhaus
in Ungarn war vor ein paar Monaten gezwungen
zu schlieRen. Das Gebédude verfallt seitdem,
der Garten ist von Unkraut iiberwuchert, nur
eine Gruppe von Patienten wurde zuriickgelassen
und vegetiert nun alleine im 4. Stock dahin.
Die Kranken mit fortgeschrittener Demenz leben
in einem Konigreich des Gedachtnisverlusts.
Kornél Mundruczé konfrontiert uns mit exi-
stentiellen Fragen: Wie sollte die Gesellschaft
mit der wachsenden Anzahl dlter werdender
Demenzkranker umgehen? Wieso muss man
den Leidenden {iberhaupt helfen, wenn sie
sowieso sterben? Leiden fordert die Humanitat
heraus. Wenn wir uns mit moderner Medizin
betduben, vergessen wir Religion und Philoso-
phie, die der Humanitdt jahrhundertelang
Zuflucht gewdhrt haben.

Das neue Theaterstiick des Proton Theatre ist
ein Danse Macabre, der mit Musik aus Johann
Strauss’ Operette WIENER BLUT den Missbrauch
an der ungarischen Gesellschaft reflektiert.
Mundruczé und sein Team kreieren eine post-
moderne Realitdt ohne jeden Glauben, die
unserer erschreckend dhnlich ist. Der Umgang
mit Alten und Kranken wird zu einem Symbol
fiir den Zustand der Gesellschaft.

, 0

Kornél Mundruczé wurde 1975 in Godollo/
Ungarn geboren. Er studierte Theater- und
Filmregie an der Universitat fiir Schauspiel und
Film in Budapest. Sein erster Kurzfilm AFTA
(Tag fiir Tag) wurde 2001 u.a. zu den Inter-
nationalen Kurzfilmtagen Oberhausen einge-
laden. Fiir SZEP NAPOK (Schone Tage), seinen
ersten Spielfilm, erhielt er neben weiteren
Preisen 2002 den Silbernen Leoparden in
Locarno. Daneben arbeitet Mundruczé als
Theaterregisseur. Mit den Produktionen EIS
(einer Adaption des Romans von Wladimir
Sorokin), FRANKENSTEIN-PROJEKT, ES IST
NICHT LEICHT, EIN GOTT ZU SEIN und SCHAN-
DE (nach J. M. Coetzee) war er zu vielen inter-
nationalen Theaterfestivals eingeladen. 2009
griindete Mundruczé zusammen mit Déra Biiki
das Proton Theatre. Mit seinen Schauspielern
arbeitet er kontinuierlich zusammen und
entwickelt seine Projekte im Team. Seit der
Spielzeit 2009/2010 inszeniert er auch in
Deutschland, u.a. am Thalia Theater Hamburg
und am Schauspiel Hannover

Bartonek

rvin Nagy

r. Szatmary
Roland Raba

ora,
rankenschwester
Kata Wéber
Mercédesz Sapi
Lili Monori
Henrik Holényi
Baladzs Temesvdri
Lady Oci

Orsi Toth

Lukacs

Gergd Banki
Zahnarzt

Laszl6 Katona
Regie

Kornél Mundruczé
Dramaturgie
Viktéria Petrdnyi
Gédbor Thury
Biihne und Kostiime
Marton Agh

Musik - i—— W

Jénos Szemenyei m

e i CRP P
Regieassistenz [ _ﬂ#.l il -
e

Zs6fia Csatd
Produktionsleitung
Déra Biiki
Produktionsassistenz
Agota Kiss o
Technischer Direktor

und Lichtdesigner - e _;
Andrés Eltetd ﬁ

Tontechniker il

Zoltan Belényesi
Requisitenmeister
Gergely Nagy
Ankleiderin

Timea Olah

Produktion

Proton Theatre in Koope-
ration mit SPIELART
Festival (Miinchen), HAU
- Hebbel am Ufer (Ber-
lin), Théatre National de
Bordeaux Aquitaine,
Trafé House of Contem-
porary Arts (Budapest),
HELLERAU - Europdisches
Zentrum der Kiinste
(Dresden), Festival De
Keuze | Rotterdamse
Schouwburg, Noorderzon
Performing Arts Festival
(Groningen), Festival
Automne en Normandie
(Rouen), Maria Matos
Teatro Municipal (Lissa-
bon), Kunstenfestival-
desarts (Briissel). Mit
freundlicher Unterstiit-
zung der Europdischen
Union im Rahmen des
Projekts »House on Fire«
und NXTSTP.

Das Projekt DEMENTIA,
OR THE DAY OF MY
GREAT HAPPINESS wurde
im Rahmen von Szenen-
wechsel, einem Pro-
gramm der Robert Bosch
Stiftung und des Inter-
nationalen Theaterinsti-
tuts gefordert.

Wie sind Sie Kiinstler geworden?
Das ist mir einfach passiert. Ein kiinstlerisches Umfeld
hatte ich nicht. Irgendwann habe ich gemerkt, dass

mich alles, was ich tue, in diese Richtung treibt. Und

. dann habe ich eines Tages eine Szene inszeniert und es

sehr genossen. Ich war zu Hause angekommen.

Sie sind Filmemacher und Theaterregisseur. Die Film-,
Musik- und Theaterszene in Ungarn scheint vielseitig
und umtriebig zu sein. Sie sagten zudem, Sie seien
ein urbaner Kiinstler. Wie stellen Sie die Verbindung
her zu den Schwingungen und dem Strom dieser
umtriebigen Aktivititen?

Mein Leben in der Hauptstadt hat mit meinem kiinst-
lerischen Ansatz nichts zu tun. Dass visuelle Medien
im 21. Jahrhundert einen starken Einfluss haben, lasst
sich nicht leugnen. Die Méglichkeit, reine Kunst zu
schaffen, ohne jeden Bezugspunkt, besteht nun mal
nicht. Eine typisch urbane Kunstproduktion gibt es
aber auch nicht. Jede Erzahlung sucht sich ihr eigenes
Genre, ihre eigene Form.

Welche Bedeutung hat Interdisziplinaritdt in Ihrer
Arbeit? Wie wichtig ist das Crossover der Medien?
Film ist immer mein Grundmaterial. Aus meiner Sicht
ist das Kino das giiltigste Medium, es kann mit der
Aufnahmetechnik Wahrheit zeigen. Es kann Wahrheit
zeigen, weil man die echten Dinge des Lebens sieht.
Das ist mein Bezugspunkt. Alles andere Material, andere
Genres, Richtungen und Abstraktionen kommen in
Korrelation zu dieser Wirklichkeitsdimension zum Ein-
satz.

Wenn wir an die Parallelen, die Unterschiede und

die Briicken zwischen Kunst und Gesellschaft denken -
wie wichtig ist fiir Sie die kommunale Anbindung?
Sie kann wichtig sein, ist aber definitiv nicht der Aus-
gangspunkt fiir meinen kiinstlerischen Ansatz.
Letzten Endes ist Kunst immer sozial, auch wenn sie
eine antisoziale Geschichte erzahlt. Alle relevanten
Inhalte haben einen sozialen Aspekt. In diesem

Sinn stellt sich uns die Herausforderung, die Gesell-
schaft nicht nurim Sinne einer journalistischen
Haltung zu kommentieren, sondern sie zu kartieren,
zu befragen, einen Anschlag auf sie auszuiiben.

Ist das ein archdologischer Ansatz? Meinen Sie
Kartieren im Sinne von Einteilen, Analysieren und
Zusammenfiigen von historischem, biographischen
und zeitgendssischem Material?

In einer Region, die derartin den Fangen der Geschich-
te steckt, drangt sich dieser Ansatz auf. Trotzdem
vernachldssigt meine Generation in der Regel die his-
torischen Erzéhlungen. Aber auch indem man die
Vergangenheit ausspart, verneint und ausldscht, trifft
man eine historische Aussage. Ich liebe das Wort
Archéologie. Man hat die Moglichkeit, sich dort, wo die

Ruinen stehen, die Vergangenheit vorzustellen.

Das Gesprédch mit Kornél Mundruczo
fiihrte Christine Peters

A world renowned psychiatric hospital in
Hungary was forced to close down a few
months ago. The buildings have since begun to
deteriorate and the gardens are overgrown
with weeds; only a group of patients were left
behind and now they are vegetating by them-
selves on the third floor. The patients in the
advanced stages of dementia live in a realm of
memory loss. Kornél Mundruczé confronts us
with existential questions: How should society
cope with the growing number of dementia
patients as they become older? Why does one
have to help those who are suffering at all if
they will die anyway? Suffering is a challenge
to humanity. When we anesthetize ourselves
with modern medicine we forget religion and
philosophy, which have granted shelter to
humanity for centuries.

The new theater piece by Proton Theatre is a
danse macabre that reflects the abuse of
Hungarian society with music from Strauss’
operetta WIENER BLUT (»Spirit of Vienna«).
Mundruczé and his team create a postmodern
reality without any creeds, which is shockingly
similar to our reality. How we handle the elder-
ly and patients becomes a symbol for the state
of society.
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20.-26.11
jeweils 14-20 Uhr
Beginn

alle 30 Minuten

Eintritt Euro 10

Nur Tageskasse nach
Anmeldung ab 1.10.
Mo - Fr, unter

Tel. 089-2805607
10-16 Uhr
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Heine Avdal & Yukiko Shinozaki (Briissel)

Ein weiterer Nicht-Platz. Bewohnt und doch
unbewohnt. Ein Heim fiir eine Nacht. Der
Fernseher spricht zu sich selbst. Minibar.
Schnarchen aus dem Nachbarzimmer, durch
diinne Wande. Das Kissen riecht nach nichts,
die Handtiicher sind weilR. Morgen wird ein
anderer hier schlafen. Ein Hotelzimmerals Ort,
an dem nach der Poesie des Alltags gesucht
wird.

Immer wieder beschéftigen sich der norwe-
gische Choreograf Heine Avdal und die japani-
sche Choreografin Yukiko Shinozaki mit halb-
offentlichen Orten wie Hotels und Biiros und
untersuchen, wie sich unsere Wahrnehmung
bekannter Raume durch subtile Realitdtsver-
schiebungen verdndert. Inihrer sehrintimen,
25-miniitigen Performance kreieren Shinozaki
und Avdal traumahnliche, absurde Zwischen-
welten des Trivialen. Nur ein einziger Besucher
dringtjeweilsin die geheimnisvolle Vergangen-
heit dieses sehr gewdhnlichen Hotelzimmers
ein. Wie viele Personen waren hier schon? Was
ist hier geschehen? Sind wir wirklich allein,
oder kann man einen Raum atmen hdren?
Bleiben wir stille Zuschauer oder werden wir
zur Figurin einer Geschichte?

Heine Avdal studierte Tanz, Choreografie und
Videokunstin Oslo und Briissel. Der Ausgangs-
punkt fiir seine Performances ist die Gleich-
berechtigung aller verwendeten Mittel: Per-
former, Raum, Requisiten sind alle Trdger,
Speicher und Reprédsentanten von Informatio-
nen. In seinen neueren Arbeiten widmete er
sich der Frage, wie Konventionen unser Verhal-
ten in 6ffentlichen und privaten Raumen be-
stimmen und experimentiert mit manipulierten
Verschiebungen. Seit 2000 arbeitet er mit
Yukiko Shinozaki zusammen. Shinozaki absol-
vierte eine klassische Ballettausbildung in
Tokio und ein Studium in zeitgendssischem
Tanz und Psychologie in Portland | USA. Beide
Kiinstler waren u.a. in Meg Stuarts Company
Damaged Goods engagiert. 2002 griindeten
sie gemeinsam mit Christoph De Boeck das
Kollektiv deepblue.

Another non-space. Inhabited and yet uninha-
bited. A home for a night. The television talks
to itself. A mini-bar. Snoring comes from the
next room through thin walls. The pillow
smells of nothing, the towels are white. To-
morrow another person will sleep here. A hotel
room as a place where one searches for the
poetry of everyday life.

The Norwegian choreographer Heine Avdal and
the Japanese choreographer Yukiko Shinozaki
constantly deal with semi-public places like
hotels and offices, and they examine how our
perception of familiar spaces changes through
subtle shifts in reality.

Konzept und Regie
Heine Avdal

Yukiko Shinozaki
Von und mit

Heine Avdal
Fabrice Moinet

Ton und Elektronik
Fabrice Moinet
Johann Loiseau
Foto und Video
Heine Avdal

Produktion

fieldworks vzw, Heine
Avdalin Kooperation mit
Nordic Excellence Net-
work (BIT Teatergarasjen
Bergen, Black Box Teater
Oslo, Teaterhuset Avant-
garden Trondheim, Muse-
um of Contemporary Art
Kiasma Helsinki, Festival
Perfect Performance
Stockholm, Dans & Teater
Festival Goteborg, Kul-
turhus Arhus), L'animal
a L'esquena (Celra), in
Zusammenarbeit mit dem
Kaaitheater (Briissel).
Mit freundlicher Unter-
stiitzung von Norsk Kul-
turrad, Fond For Lyd og
Bilde, Fond for Utgvende
Kunstnere, Norwegian
Foreign Ministry, Vlaamse
Gemeenschap

Realisierung

Dieses Projekt ist Teil der
Initiative GLOBAL CITY -
LOCAL CITY und wurde
realisiert mit Unter-
stiitzung der Europdi-
schen Kommission.

GD Bildung und Kultur

Programm ,,Kultur®

Produktion

Cuqui Jerez in Kopro-
duktion mit SPIELART
Festival (Miinchen)
und Kaserne Basel

the dream project

THE DREAM PROJECT is an experiment on
how to work and how to produce.

THE DREAM PROJECT is 12 months of work.
THE DREAM PROJECT has one rule:

to create at least one piece every month.

THE DREAM PROJECT is the creation

of a collection of many small pieces on diffe-
rent formats and themes non-necessarily
connected one to another.

THE DREAM PROJECT deals with the unknown.
THE DREAM PROJECT is a way to work
connected to the present.

Das Traumprojekt ist:

Der Wunsch, eine andere Arbeitsmethode zu wéhlen,
neue Wege zu gehen, mit neuen Ansdtzen zu experi-
mentieren oder neue Arbeitsweisen zu entdecken.
Welche Beziehung baue ich zu unterschiedlichen
Zeitrahmen | Arbeitszeiten auf? Wie erlebe | operiere
ich das | mit dem Experiment als Methode? Wie stehe
ich zu den Ergebnissen meiner Erkundungen? Wie ex-
perimentiere ich mit den neuen Modellen, die sich mit
und aus den Resultaten meiner Projekte entwickeln?
Wie schaffe ich eine wesentlich engere Verbindung zwi-
schen meiner Arbeit und der Gegenwart?

Der Wunsch nach Verdnderung, mit Blick auf Medien,
mit Blick auf die Experimente mit anderen Formaten
und Medien, mit Blick auf die Méglichkeit, durch meine
eigene kiinstlerische Praxis (jenseits des Erarbeitens
von Inszenierungen und anschlieBenden Tourneen)

mit der Welt in Kontakt zu treten.

T

Cuqui Jerez (Madrid)

DerWunsch.nach'geografischer Verdanderung. Wo

arbeite ich? Wie beeinflusst das meine Arbeit? Einige

Teile des Projekts werde ich an entfernten Orten ent-

20.11.17 Uhr
21.11.17 Uhr

wickeln, in einer anderen Kultur, die zu neuen Wegen
und neuen Fragen fiihrt (jenseits des zivilisierten
Europas, wo mir heute alles recht erstarrt erscheint).
Willich fliehen? Ist dies eine Flucht?

Der Wunsch nach dem Fremden. Methodisch und Eintritt frei

inhaltlich. Ich méchte an fremden Orten sein.

Der Wunsch, meinen Wiinschen zu folgen.

Der Wunsch, eine andere Haltung gegeniiber dem Markt
einzunehmen, mich da zu verorten, wo ich sein méchte,
nicht da, wo der Markt es mir vorgibt. Der Versuch,

das Bediirfnis nach einer Arbeitsweise zu befriedigen,
die etwas mit meinen kiinstlerischen Bediirfnissen

und Wiinschen zu tun hat, nicht mit den Methoden, die
mir der Markt diktiert. Ich habe oft den Eindruck,

dass wir (Performancekiinstler) uns einer Dynamik hin-
geben, die wir eigentlich hinterfragen sollten. Ich
denke, wir miissen neue Formen des Funktionierens
finden. Der Wunsch, die Dynamik von Produktion und
Tournee hinter mir zu lassen, denn sonst habe ich
nicht genug Zeit, mich auf das zu konzentrieren, was
ich tue oder mein Handeln zu hinterfragen.

Der Wunsch, mich in meiner Arbeit stérker in Beziehung
zur aktuellen Erfahrung und zur heutigen Welt zu
setzen, nicht so viel zu projizieren, an Ideen zu arbeiten,
die spontaner erscheinen, auf sie reagieren und sie
umsetzen zu konnen. Einen Weg finden, meine Arbeit
starker an der Idee auszurichten, dass ich eine Idee
habe und diese einfach realisiere. Ohne allzu viel
dariiber nachzudenken. Das ist etwas, was mir nie ge-
lingt. Obwohl es mein Traum ist, genau in diesem
Rahmen agieren zu konnen. Viele kleine Resultate zu
generieren statt des einen groRen Wurfs.

Der Wunsch, langfristig zu arbeiten und die Intensitat
des Werkes im Lauf der Zeit entstehen zu lassen.

Cuqui Jerez (*1973) absolvierte ihre Tanzaushildung in
ihrer Heimatstadt Madrid und in New York. Seit 1990
war sie als Tanzerin und Performerin bei diversen
Kompanien aktiv. Seit 2005 ist sie auch als Choreografin
tétig und mitihren Produktionen regelmdRig auf
Festivals in Europa, USA und Lateinamerika vertreten.
Gemeinsam mit Juan Dominguez, ihrer Schwester
Maria Jerez und Luis Urculo kuratiert sie das Living Room
Festivalin Madrid. 2011 war sie mit THE NOWNESS
MYSTERY bei SPIELART zu Gast.
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Berlin (Antwerpen)

Jerusalem - Yerushalim - Al Quds. Etymolo-
gisch »Stadt des Friedens« ... 2003 realisierte
die belgische Videokunstgruppe Berlin ein
erstes Stadtportrdt von Jerusalem. Knapp
zehn Jahre spdter sind zwar die Namen der
Politiker andere, aber die Grenzbefestigung,
an der 2003 noch gebaut wurde, steht weiter-
hin. In den Paldstinensergebieten hat die
Hamas die Wahl gewonnen, der paldstinensi-
sche Prasident Abbas forderte bei den Verein-
ten Nationen die Anerkennung seines Landes
als Staat und die groRten Demonstrationen

20.11. der Israelis gegen die Politik ihrer Regierung
19-20 Uhr haben stattgefunden - am Konflikt selbst hat
21.11. sich nicht grundsdtzlich etwas verdndert.
20-21 Uhr 2013 besucht Berlin ein zweites Mal Jerusalem.

Die friiheren Interviewpartner wurden kontak-
tiert, die Diskussionen noch einmal gefiihrt.
So entstand eine Video-Installation, die nicht
nur iberwidltigende Bilder zeigt, sondern
auf fiinf Leinwdnden auch die Mdoglichkeit
bietet, dass die Gesprachsteilnehmer einander
kommentieren und in den Dialog treten.
JERUSALEM REVISITED wird von Musikern live
begleitet.

Werkraum

Eintritt Euro 12

ermafRigt Euro 6
Bart Baele und Yves Degryse griindeten 2003
das Label Berlin. Mitihren Projekten verweigern
sie sich jeder Genre-Typisierung. Ihre Stadt-
portrdts entstehen durch intensive Recher-
chen, Interviews und filmisches Material, das
sieals Video-Theater inszenieren. Bei SPIELART
2011 waren sie mit ihrer Produktion TAGFISH
zu Gast.
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In 2003, the Belgian video art group Berlin
produced their first portrait of the city of
Jerusalem. Some ten years later the names of
the politicians may be different, but the
fortified borders, which were still under
construction in 2003, are still standing.
Hamas has won the electionsin the Palestinian
areas, the Palestinian president Abbas has
demanded the United Nations recognize his
country as a state, and the largest demonstra-
tions on the part of Israelis against their
government’s politics have taken place -
nothing fundamental about the conflict itself
has changed. In 2013, Berlin visited Jerusalem
a second time. They contacted their previous
interview partners and the discussions were
held once again ... And this resulted in a video
installation that not only shows overpowering
images, on five screens it also offers the oppor-
tunity for the participants in the discussion to
comment on one another and be part of the
dialogue. JERUSALEM REVISITED will be
accompanied by musicians performing live.

BERLIN

Bart Baele &

Yves Degryse

Mit den Stimmen von
Rabbi Mike Swirsky
Maia Sigal Lesiau
Meir Shalev

Rabbi Daniél Epstein
Mahmoud Salamat
Wajeeh Nusseibeh
Father Angelo Ison
Omar al-Nady

Sheik Muhamad Husain
Munir Nusseibeh,
Ziad Alaraj

Micha Kurz

Greg Myre

Laith Youssef

Sari Nusseibeh
Suzanne & Max Singer
Soundtrack

Peter Van Laerhoven
Live-Musiker
Percussion

Eric Thielemans

Cello

Katelijn Van Kerckhoven
ud

Tristan Driessens
Gitarre | Langhalslaute
Peter Van Laerhoven
Interviews

Yves Degryse

Kamera

Bart Baele

Luk Sponselee
Szenenbild

Manu Siebens

Jef De Cremer
Kostiime

Kim Troubleyn

Produktion

Berlinin Koproduktion mit
SPIELART Festival Miin-
chen| Miinchner Kammer-
spiele, TEMPS D'IMAGES|
CENTQUATRE (Paris),
PACT Zollverein (Essen),
La Comédie de Valence -
CDN Drome Ardéche, Le
Lux - Scéne nationale

de Valence.

Mit Unterstiitzung der
Flamischen Regierung.
Berlin ist assoziierter
Kiinstler von CENTQUATRE
(Paris).

Realisierung

in Zusammenarbeit mit
den Miinchner Kammer-
spielen. Dieses Projekt
ist Teil der Initiative
GLOBAL CITY - LOCAL
CITY und wurde realisiert
mit Unterstiitzung der
Europdischen Kommission.

MUNCHNER KAMMERSPIELE

e

GD Bildung und Kultur

Prog-amm ,,Kultur®

Regie

Katarzyna Kozyra
Kamera

Piotr Niemyjski
Ton

Nitzan Levi
Assistenz

Chen Serfati
Produktionsleiterin
Diana Shoef
Editor

Mirek Szewczyk

Produktion

Finanziert vom Ministe-
rium flir Kultur und Na-
tionales Erbe der Repub-
lik Polen, ak Branicka

Foundation, Atlas Sztuki,

Katarzyna Kozyra Foun-
dation und einer Privat-
person, die nicht

genannt werden mdchte.

Katarzyna Kozyra (Warschau)

Katarzyna Kozyra macht seit Jahren durch
spektakuldre Foto- und Video-Installationen
von sich reden. Bei SPIELART 2003 war ihre
Arbeit THE RITE OF SPRING im Haus der Kunst
zu sehen. Ihr neuester Film wurde in Jerusa-
lem gedreht und dokumentiert Kozyras Ausei-
nandersetzung mit dem »Jerusalem-Syndrom«:
Diese Krankheit fiihrt zu wahnhaftem und

psychotischem Verhalten zuvor unauffalliger I

Besucher wie auch Einwohner des Heiligen
Landes. LOOKING FOR JESUS beobachtet, wie
der Glaube Perspektiven verandert, und fragt,
in wie vielen Realitdten man gleichzeitig leben
kann.

Katarzyna Kozyra (* 1963 in Warschau) lebtin
ihrer Heimatstadt, Trento und Berlin. Ihre
Video-Installation MEN “S BATHHOUSE wurde
bei der 48. Biennalein Venedig ausgezeichnet.

Udi Aloni, Batoul Taleb, Mariam Abu

An artistis shot to death. Juliano Mer-Khamis -
peace activist, directorand actor - died in 2011
in front of his theater, in the Jenin refugee
camp. The film ART | VIOLENCE documents the
period in Freedom Theatre after Juliano
Mer-Khamis was murdered.

Katarzyna Kozyra's latest film was shot in
Jerusalem and documents Kozyra’s confronta-
tion with the Jerusalem Syndrome: This
medical condition leads to delusional and psy-
chotic behavior on the part of previously
inconspicuous visitors and residents of the
Holy Land.

Khaled (Jenin)

Ein Kiinstler wird erschossen. Juliano Mer-
Khamis - Friedensaktivist, Regisseur und
Schauspieler — starb 2011 vor seinem Theater,
im Fliichtlingslager von Jenin. Bis heute wurde
der Mord nicht aufgekldrt. Mer-Khamis, Sohn
einerjiidischen Mutter und eines paldstinensi-
schen Vaters, leitete seit 2006 das Freedom
Theatre und spielte mit den Mitteln der Kunst
gegen die Hoffnungslosigkeit und die Gewalt
im Fliichtlingslager an.

Der Film ART | VIOLENCE dokumentiert die Zeit
im Freedom Theatre nach der Ermordung Juliano
Mer-Khamis’: Was soll man mit seinem Ver-
mdchtnis anfangen? Wie mit den ohnmachti-
gen Gefiihlen der Trauer und Wut umgehen?
Wie geht es mit dem Theater weiter?

20.11.21 Uhr
Ampere

Kombiticket
LOOKING FOR JESUS
und

ART | VIOLENCE
Eintritt Euro 8
ermaRigt Euro 4

20.11. 22.30 Uhr
Ampere

Der Verleih sowie die
Roadshow von ART|
VIOLENCE werden ermdg-
licht durch den ent-
wicklungspolitischen
Filmpreis »CINEMA
fairbindet«, gestiftet
vom Bundesministerium
fiir wirtschaftliche
Zusammenarbeit und
Entwicklung (BMZ).
Verleih und Roadshow
werden umgesetzt

vom Arsenal-Institut fiir
Film- und Videokunst.
Das Projekt »CINEMA
fairbindet« wird durch-
gefiihrt von der
Deutschen Gesellschaft
fiir Internationale
Zusammenarbeit (GIZ).
Kooperationspartner:
DW-Akademie
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21.11.
19-20.50 Uhr
22,11,
20-21.50 Uhr

Eintritt Euro 18
ermdligt Euro 9
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Ofira Henig & Ensemble (Tel Aviv)

In einer Textcollage aus historischem und bio-
grafischem Material beleuchtet Ofira Henig das
Thema der kiinstlerischen Unabha@ngigkeit von
verschiedenen Seiten. Ausgangspunkt sind
ihre eigene Biografie, die geprdgt ist vom
Widerstreit zwischen Kunst und Politik, aber
auch die Erfahrungen der israelischen und
paldstinensischen SchauspielerInnen ihres
Ensembles und einer Reihe historischer Figu-
ren, deren Arbeiten und Leben mit dem gleichen
Konflikt konfrontiert wurden: Heinrich Heine,
Federico Garcia Lorca, Robert Capa und - fiir
uns Deutsche {iberraschend und gew6hnungs-
bediirftig - Leni Riefenstahl. Den Aussagen
dieser Kiinstler stellt Henig eigene Worte
sowie Erinnerungen gegeniiber und ldsst die
Figuren sich iiber die Jahrhunderte hinweg
begegnen. Im Zentrum steht dabei das Wort.
Ofira Henig vertraut ganz auf die Faszination
einer spannenden Geschichte und auf ihre
hervorragenden Erzéhler.

Ofira Henig studierte Theater am Kibbutz im
Collegein Tel Aviv. Sie war Kiinstlerische Leite-
rin des Jerusalem Khan Theaters (1995-2001),
des Israel Festivals (2001 — 2004) und des ex-
perimentellen Theaters The LAB (2004 -
2007). 2007 nahm sie ihre Arbeit mit einem
Ensemble aus israelischen und paldstinensi-
schen Schauspielern in Herzlia auf und fiihrte
die Company bis 2011.

In a text collage of historical and biographical
material, Ofira Henig illuminates from different
perspectives the subject of artistic indepen-
dence. The starting pointis her own biography,
which is influenced by the conflict between art
and politics but also by the experiences of the
Israeli and Palestinian actors in her ensemble
and a series of historical figures whose works
and lives were confronted by the same conflict:
Heinrich Heine, Federico Garcia Lorca, Robert
Capa and Leni Riefenstahl.

Im September 2011 machte sich eine Gruppe Kiinstler
auf die Reise ins Europa des 20. Jahrhunderts, auf der
Suche nach Kiinstlern, die die Sonne nicht mehr sehen
konnten. Fern ihres Landes, eingebettet in echte und
imaginierte Wirklichkeiten, entdeckten die Mitglieder
der Gruppe, dass sie sich auch ohne drohendes Exeku-
tionskommando weit von ihrer Heimat entfernen
miissen, um die Sonne sehen zu kdnnen. Die erste Phase
des Projekts bestand aus dem Verwerten dokumentari-
schen Materials von zehn Kiinstlern, denen eines
gemeinsam war: Ihre Lebensgeschichten und ihre Kunst
riefen tiefe Konflikte hervor zwischen kiinstlerischer
und personlicher Freiheit einerseits und der Abhangig-
keit von den Regierungssystemen und der gesellschaft-
lichen Umgebungen, in denen sie lebten andererseits.
In der zweiten Phase des Projekts wurden diejenigen
Kiinstlerbiografien ausgewdhlt, die sich fiir eine Verar-
beitung fiir die Biihne eigneten und deren Kunstrich-
tungen als Inspiration fiir die Gruppenmitglieder
dienen konnten. Das traf vor allem auf die Lyrik, die
Fotografie sowie auf das Theater zu. Parallel zu dieser
Recherche, begannen der Dramatiker Gilad Evron und
die Regisseurin Ofira Henig Texte tiber Konflikte zu ver-
fassen. Der Raum ist einfach und kahl, fast absichtlich
asketisch als Bestandteil der Auseinandersetzung mit
faschistischer Asthetik. Aber er ist auch Teil der Weltan-
schauung, die dem Ensemble ermdglicht, sich
zwischen verschiedenen Rdumen zu bewegen, sich jedem
Raum auf andere Art und Weise anzupassen, mit dem Be-
wusstsein, dass die Gruppe sich als vagabundierende
Truppe ohne Zuhause bewegt. Die Schauspieler pendeln
zwischen den historischen Figuren und der gegenwarti-

gen Realitdt, mit der sie sich auseinandersetzen.

Konzept und Regie
Ofira Henig

Texte

Gilad Evron

Simon Bouzaglo
Ofira Henig
Visuelles Konzept
Amit Drori

Licht

Jackie Shemesh

Mit

Khalifa Natou
Nimrod Bergman
Sylwia Drori

Salwa Nakara

Rivka Neumann
Doron Tavori

Amitay Yaish-Benouzilou
Yossi Zabari
Regieassistenz
Lukas Czech
Produktionsleitung
Riva Goldberg
Produktion und Organi-
sation der inter-
nationalen Tournee
Gal Canetti -
canetti&talents

Produktion

SPIELART Festival
(Miinchen), TAK Theater
Liechtenstein (Schaan),
Kurtheater Baden,
Sophienszle (Berlin),
Theaterspektakel
(Ziirich)

Tashweesh besteht aus den bildenden Kiinstlern
Basel Abbas und Ruanne Abou-Rhame sowie
dem Musiker und Performer boikutt. In ihren
Arbeiten, die u.a. in China, Wien, Amsterdam,
Beirut, Glasgow, Kopenhagen, Katowice,
London und Edinburgh zu sehen waren, kom-
binieren sie Alltagssounds, Musik, Stimme,
Bilder und Archivmaterial im Resonanzraum
des Aktuellen, Imaginierten und Erinnerten.
Zwischen Expeditionstrip und Kollisionskurs
entstehen dabei liberraschende visuell-auditive
Kunstwerke. Ihre Themen sind Sehnsucht und
Desaster, spatial politics, Subjektivitdt und die
Absurditdten zeitgendssischer Machtpraxis.
Tashweesh mixt live Bilder und Sounds.

Tashweesh (Ramallah)

»Tashweesh is the latest »voice<to emerge from
Palestine, representing a new generation of
artists who are not only cutting edge but
blurring the edges between artistic disciplines,
social actions and geographical boundaries.«

The members of Tashweesh are the visual artists
Basel Abbas and Ruane Abou-Rhame and the
musician and performer boikutt. In their works
they combine everyday sounds, music, voices,
images, and archive materialin a vibrant space
of whatis topical, imaginary, and remembered.
Their subjects are yearning and disaster, spatial
politics, subjectivity, and the absurdity of the
contemporary exercise of power. Tashweesh
mixes images and sounds live.

21.11.
21.30-22.10 Uhr

Ampere

Eintritt Euro 8
ermadRigt Euro 4
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25.11. 20 Uhr
Gasteig
Black Box

Eintritt Euro 12
ermafRigt Euro 6
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Tim Etchells (Sheffield)

A BROADCAST | LOOPING PIECES ist ein Text-
und Performanceexperiment von Tim Etchells.
Im Mittelpunkt steht ein Live-Remix von Seiten
aus seinem Notizbuch - tatsdchlich eine chao-
tische Ansammlung von Word-Dateien, in die
er jahrelang Text-Fragmente, Ideen, zufillig
gehorte Unterhaltungen, cut-and-paste-Aus-
ziige aus Zeitungsartikeln und von Homepages,
Gedanken, Entwiirfe, Zitate und anderes no-
tiert hat. Etchells wird Passagen aus diesem
textlichen Sammelalbum auswdhlen, ihre Spra-
che entwickeln, zerschneiden, verweben und
miteinander kollidieren lassen — manchmal in
Loops und einzelne Zeilen wiederholend,
manchmal bearbeitet, im Vorbeifliegen umge-
schrieben, so dass Dialoge und Nonsense-
Kollisionen entstehen.

In der Erforschung eines Archivs, dem Prozess
des Schreibens und Sammelns ist A BROAD-
CAST | LOOPING PIECES ein Improvisations-
Fenster, das Einblicke in Etchells Arbeit mit
Text gibt. Ein Projekt lber den kreativen
Prozess und iiber die transformierende Kraft
der Performance selbst.

Tim Etchells arbeitet genreiibergreifend und
interdisziplindr, von Performance iiber bildende
Kunst bis zur Schriftstellerei, immer auf der
Suche nach neuen Perspektiven auf Themen,
die ihn umtreiben. Ein zentraler Punkt vieler
seiner Projekte ist die Betrachtung von Regeln
und Systemen in Sprache und Kultur, die er als
niitzlich und behindernd zugleich empfindet.
Das Nebeneinander von Konstruktion und
Dekonstruktion, Ausstellen und Verhiillen,
Erscheinen und Verschwinden sind leitmotivisch
in seinen Arbeiten zu finden. Erist Mitbegriinder
und Leiter der Performancegruppe Fforced
Entertainment, die seit 1984 existiert und
vielfach bei SPIELART zu Gast war, zuletzt
2011 mit TOMORROW “S PARTIES.

A BROADCAST | LOOPING PIECES is a comical
and compelling text and performance experi-
ment by Tim Etchells. The piece centers around
a live remix of pages from his notebook -
actually a chaotic collection of Word files he
has compiled over the years: fragments of
text, ideas, coincidentally overheard conver-

sations, cut-and-paste excerpts from news-
paperarticles and home pages, thoughts, out-
lines, quotes, and other material.

For the performance Etchells will select passa-
ges from this textual scrapbook, remixing and
altering them, cutting language into pieces,
looping, rewriting, creating new text and new
dialogue between fragments.

Exploring an archive and the processes of wri-
ting and collecting, A BROADCAST | LOOPING
PIECES is a playful improvisation that gives
insightsinto how Etchells works with text. Itis
a project about the creative process and about
the transforming power of performance itself.

The Bundeswehr, the German armed forces, is
in the public spotlight: Thereis hardly another
federalinstitution that has been the subject of
so many debates, discussions, and controversial
opinions throughout its history. In addition,
there have been wide-ranging changes since
2011. The abolishment of compulsory military
service required a repositioning within German
society and adjustment of the armed forces as
they became an all-voluntary, professional
army. The project of the dramaturgy master’s
program puts the subject of the German armed
forces at the center of an artistic examination.
Under the direction of the documentary theater
director Hans-Werner Kroesinger the students
quickly displayed their individual areas of
interests. 0Bserving BUNDESWEHR will present
the results of the thematic-conceptual exami-
nation and the students’ artisticapproachesin
installations and performances.

Master-Studiengang Dra aturg1e der Bayensghen - N —
Theaterakademie (Miinch{d®§ Hans-Werner Kroesmger . Frl '

al

Die Bundeswehr stehtim Fokus der Offentlich-
keit: Kaum eine staatliche Institution 6st seit
jeher soviele Debatten, Diskussionen und kon-
troverse Meinungen aus. Seit 2011 gibt
es zudem weitreichende Verdnderungen. Die
Aussetzung der Wehrpflicht erfordert eine
Ausrichtung der Bundeswehr hin zu einer
Berufsarmee und verlangt eine Neupositio-
nierung innerhalb der bundesdeutschen Ge-
sellschaft.

Das Projekt des Master-Studiengangs Drama-
turgie der Bayerischen Theaterakademie stellt
das Thema Bundeswehr ins Zentrum einer
kiinstlerischen Auseinandersetzung. Unter der
Leitung des Dokumentartheaterregisseurs
Hans-Werner Kroesinger zeigten sich schnell
individuelle Interessensgebiete der Studieren-
den. Wasist Krieg - und welche Bedeutung hat
er fiir mich? Aus welchen unterschiedlichen
Perspektiven heraus werden die vermeintlichen
Skandale der letzten Jahre betrachtet und wie
entsteht eine derartige Skandalisierung? Geho-
ren Frauen in die Kampftruppen der Bundes-
wehr? Was steckt hinter militarischen Befehls-
strukturen? Wie stellt sich die Bundeswehr als
Arbeitgeberin der Offentlichkeit dar? OBserving
BUNDESWEHR stellt die Ergebnisse der thema-
tisch-konzeptionellen Auseinandersetzung und
die kiinstlerischen Herangehensweisen der
Studierendenim Rahmen des SPIELART Festivals
in Installationen und Performances vor.

Hans Werner Kroesinger (* 1962) studierte am
GieRener Institut fiir Angewandte Theater-
wissenschaft. Seit 1993 inszeniert er sowohl
an renommierten Stadt- und Staatsbiihnen als
auch in der freien Szene. Hans-Werner Kroe-
singer gilt als ein wesentlicher Vertreter des
zeitgendssischen Dokumentartheaters.

R

26.11. 17-19 Uhr

In den Raumen der
Bayerischen Thea-
terakademie
Treffpunkt Eingang
Akademietheater

Eintritt Euro 8

BAYERISCHE THEATERAKADEMIE
AUBUST EVERDING
PRINZREGENTENTHEATER

II

b
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Gob Squad (Berlin)

26.11.20 Uhr
27.11.20 Uhr

Eintritt Euro 18
ermaligt Euro 9

»No one is where they are. They are talking to
someone miles away. I miss them. But they are
missing out.« — ALONE TOGETHER, Sherry Turkle

WESTERN SOCIETY ist ein Gesellschaftspor-
trat des 21. Jahrhunderts und zugleich ein
Rahmen, durch den wir in das Wohnzimmer
einer fremden Familie blicken und uns selbst
erkennen.

Gob Squad zoomen die Kamera diesmal direkt
in das Herzstiick westlicher Zivilisation. In den
Weiten des Internets haben sie einen kleinen
unbeachteten Satelliten entdeckt: ein unspek-
takuldres Heimvideo einer Familienfeier
irgendwo am Rande der westlichen Welt. Ein
Bild, das alles zu enthalten scheint, was wir
erreicht haben. Alles, was uns ausmacht und
zusammenhdlt und alles, was uns trennt.

34

Gob Squad wollen diesen kleinen Moment kon-
servierter Realitdt mit aller Kraft zuriick ins
Leben holen. Sie suchen nach Antworten,
testen ihr Wissen, fiihlen sich gegenseitig auf
den Zahn und versuchen sich stets von ihrer
besten Seite zu zeigen. Sie zerlegen das vorge-
fundene Bild in seine einzelnen Teile und iiber-
schreiben es mit den eigenen Geschichten und
wechselnden Interpretationen. Immer wieder
treten einzelne Protagonisten ins Bild oder
aus ihm heraus, um die eigene Familienge-
schichte aufzuzeigen, Geister zu beschwdren
und Zukunftsvisionen sichtbar zu machen oder
vom Bildrand direktins Geschehen einzugreifen,
wahrend die endlos scheinende Party um sie
herum weitergeht.

Jeder Bewegungsablauf dieser Wohnzimmer-
gesellschaft wird minutids entziffert und de-
tailgetreu nachgestellt. Neben den Performern
von Gob Squad werden Zuschauer eingeladen,

)

Teil des bewegten Bildes zu werden, das wie-
derholt aufgebaut und dekonstruiert wird. Der
Versuch der Umdeutung, des Anhaltens und
Eingreifens der Performer durch Interviews,
Erkldarungsansatze, forcierte Gestandnisse und
Verhorsituationen wird zum Prozess des Ab-
arbeitens an einem Gesellschaftsbild:

Was machen wir hier? Was ist das? Ist das Gliick?

WESTERN SOCIETY gibt Einblick in einen kom-
munikationsgestdrten Raum. Physisch teilen
die Anwesenden zwar noch Raum und Zeit,
sind aber gleichzeitig abwesend und vonein-
anderisoliert, indem sie mitihren technischen
Errungenschaften verschmolzen sind. Sie
kommunizieren nicht mehr direkt, sondern
durch diverse Arten technischer Filter. Eine
Endlos-Karaoke-Schleife liefert den Sound-

Gob Squad st ein englisch-deutsches Kiinstler-
kollektiv, das seit 1994 im Bereich Perfor-
mance, Theater, Installation und Video tatig
ist. Alle sieben Kernmitglieder arbeiten gleich-
berechtigt an Konzept, Regie und Performance
mit, regelmdRig auch in Kooperation mit
anderen Kiinstlern. Besonders interessiert sie
die Kollision von Theater, Kunst, Medien und
echtem Leben, von Alltag und Banalitdt mit
Utopien und Entertainment. Mit Hauptsitz in

| Berlin tritt Gob Squad regelmdRig in Deutsch-

land und GroRbritannien auf, ist aber auch im
restlichen Europa und Ubersee unterwegs.

WESTERN SOCIETY is a portrait of civilization in
the 21st century, like a frame through which
we can peep into the living room of an un-
known family, and recognize ourselves. Re-
turning to their fascination with technology,
Gob Squad zoom their camera directly into the
centre of the western home. By exploring the
internet’s remote darkness, they have brought

= back a tiny satellite, a fairly unspectacular un-

watched video of an anonymous living room, of

a family gathering somewhere at the edge of
the western world. There is a party going on. A
room full of people. Family, friends and strangers
are all being held together by a karaoke
machine: alone together and together alone.

Gob Squad, dripping in bling, want to bring
this little moment of lived reality back to life
and they want to get theimagejust right. What
are we doing here? What is this? Is this happi-

RNSO

track zu einem heterogenen Familienbild des
»Aneinander Vorbei«: einer subtilen Choreo-
grafie, die alle in Bewegung hilt und das
Zusammenkommen gleichzeitig als Skript ent-
larvt, gesteuert durch Traditionen, Verhaltens-
codes und Routine.

WESTERN SOCIETY ist einladend und isolierend,
Albtraum und soziale Utopie - zu echt, zu fake,
zu vertraut und zu bizarr. Eine ewige Party, die
am Laufen gehalten werden muss. Und wer
Gliick hat, kann selbst erleben, wie es sich
anfiihlt, mittendrin, im Herzen der Party,
zusammen allein zu sein.

E——

ness? They keep asking themselves the same
questions, wondering how the hell they got
where they are today. As the performers search
for answers, test their knowledge, show their
best sides and spill their stories, reconstruct-
ing and projecting themselves into this tiny
piece of history over and over again, a few
lucky audience members may win the chance
to take part in the shiny golden image.
Meanwhile, always somewhere, and despite
everything the party goes on and on and on.
Everyoneis there, young and old and all those
in the middle, and you are there too...

Konzept und Regie
Gob Squad
Performance
Johanna Freiburg
Sean Patten

Damian Rebgetz
Sharon Smith

Berit Stumpf

Sarah Thom

Bastian Trost

Simon Will

Tatiana Saphir
Realisation Ausstattung
Lena Mody
Realisation Kostiim
Emma Cattell

Kerstin Homeit
Sounddesign

Jeff McGrory

Video

Miles Chalcraft
Technische Leitung
und Lichtdesign

Chris Umney
Dramaturgie und
Produktionsleitung
Christina Runge
Produktionsassistenz
Mat Hand
Regiehospitanz

Sarah Sarina Rommedahl
Gwendolin van der Linde
Sophie Galibert
Management

Eva Hartmann

Produktion

WESTERN SOCIETY wurde
in Zusammenarbeit mit
der Center Theatre Group,
Michael Ritchie, Artistic
Director (Los Angeles)
produziert und ent-
wickelt, in Koproduktion
mit SPIELART Festival
(Miinchen), HAU -
Hebbel am Ufer (Berlin),
brut (Wien).

Mit freundlicher Unter-
stiitzung der Europa-
ischen Union im Rahmen
des Projekts »House

on Fire«. Geférdert durch
die Kulturverwaltung
des Berliner Senat
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Deutsche Erstauffiihrung

Fleischlin | Schupp | Ismaili & Rexhepi (Miinchen | Basel | Prishtina)

27.11.
18.30-20 Uhr
28.11.
18.30-20 Uhr

Eintritt Euro 12
ermaligt Euro 6
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»Kosovo. Wo ist das eigentlich? Irgendwo im
Balkan halt. Der Kosovo interessiert uns hier
maRig bis gar nicht. Allein das Wort klingt
schon so nach Krisenherd und zahnlosen Alten,
dass man gar nicht anders kann, als sich Trost-
loses vorzustellen. Auch rechnet niemand
damit, dass sich »da unten< so schnell etwas
entwickelt. Was soll sich da auch schon grof
entwickeln. Die haben ja nichts. Darum
kommen sie doch alle zu uns. Dabei entwickelt
sich gerade ne ganze Menge. Hochste Zeit, den
jlingsten Staat Europas mal kennenzulernen.«

LOVE. STATE. KOSOVO ist eine Recherchereise -
eine Spurensuche im hochkomplexen Gebilde
des Staates Kosovo. Ausgangslage des Projekts
ist der personliche, vielleicht naive westeuro-
paische Blick auf die komplexen politischen
und sozialen Vorgénge eines jungen Landes.
Beatrice Fleischlin und Antje Schupp haben
sich im Juni 2012 aufgemacht und sich auf
eine Recherchereise in den Kosovo begeben.
Ein junges Land, in jeder Hinsicht: Das Durch-
schnittsalter der Bevilkerung liegt bei 27
Jahren - erst 2008 hat sich der Kosovo als
unabhangig erklart und wird nach wie vor nur
von etwas mehr als der Halfte der UNO-Mit-
glieder anerkannt. Mit ihrem je eigenen Blick
haben Fleischlin und Schupp die komplexen
politischen und sozialen Vorgdange im Kosovo
beobachtet und ein Land vorgefunden, das
eine ganz eigene Verbindung zur Schweiz und
zu Deutschland und so gar nichts mit den all-
gemeinen Vorstellungen hier zu tun hat. Ihre
Eindriicke, Erlebnisse und Erfahrungen haben
sie in einem gemeinsamen Arbeitsprozess mit

dem kosovarischen Performer Astrit Ismaili
und dem Tanzer Labinot Rexhepi kiinstlerisch
verarbeitet.

LOVE. STATE. KOSOVO spiegelt die personliche
Sicht der vier PerformerInnen auf den Kosovo
und ihre Auseinandersetzung mit Vorurteilen
und thematisiert, mit einem Augenzwinkern,
das Ziehen und Uberwinden von Grenzenin der
kiinstlerischen Zusammenarbeit.

LOVE. STATE. KOSOVO ist eine Art Liebes-
geschichte. But it’s complicated!

Beatrice Fleischlin, geboren in Sem-
pach | Schweiz, ist Performerin und Autorin.
Ihre Arbeiten beschaftigen sich mit den The-
men Identitdt und Grenziiberschreitung.

Antje Schupp (*1983 in Miinchen) studierte
Regie an der Bayerischen Theaterakademie in
Miinchen. Sie inszeniert in der Freien Szene
und am Staats- und Stadttheater. Ihr Internet-
projekt GOOGLE MY GOGGLES wurde 2010 beim
RODEO Festival Miinchen gezeigt, ihre Insze-
nierung von W. Lotz” DER GROSSE MARSCH
war zum Heidelberger Stiickemarkt 2012 ein-
geladen.

Astrit Ismaili, geboren 1991 in Prishtina,
Kosovo, ist multidisziplindrer Kiinstler in den
Bereichen Theater, Fotografie, Video, Lyrik
und Performance Art.

Der Tanzer und Choreograf Labinot Rexhepi
wurde 1986 in Lipjan, Kosovo, geboren und
arbeitet regelmaRig mit albanischen und koso-
varischen Companies zusammen.

Konzept und

kiinstlerische Leitung

Beatrice Fleischlin
Antje Schupp
Performance
Beatrice Fleischlin
Antje Schupp

Astrit Ismaili
Labinot Rexhepi
Biihne und Licht
Nico de Rooij
Kostiime

Diana Ammann
Dramaturgie und
Produktionsleitung
produktionswerk-
statt | Larissa Bizer
Produktionsleitung
Kosovo

Nita Hasani

Produktion
Culturescapes Balkan

2013, Qendra Multimedia §
(Prishtina), Theaterspek-
takel (Ziirich), Kaserne
Basel, SPIELART Festival
(Miinchen), Pathos (Miin-
chen). Mit freundlicher

Unterstiitzung des

Fachausschusses Theater

und Tanz BS | BL, der

Schweizer Kulturstiftung

Pro Helvetia, Ernst

Gohner Stiftung, Migros-
Kulturprozent, Landis &

Gyr Stiftung, Gesellschaft
fiir das Gute und Gemein-

niitzige Basel (GGG),

Schweizerische Interpre-
tenstiftung - ein Projekt
im Rahmen von CONNEC-

TIONS

Realisierung

in Zusammenarbeit mit

PATHOS Miinchen

PATHOS

miinchen

»Kosovo is only of little interest or of no
interest at all to us in Western Europe. The
word alone brings to mind a mine field, tooth-
less elderly persons, and such an intrinsic
trouble spot, that one cannot help imagining
terrible things. And then one goes to Kosovo
and is amazed that day-to-day life there
functions and you meet people!« That's the
initial situation, as described by Beatrice
Fleischlin and Antje Schupp. The two performers
went on their first research trip to Kosovo in
June 2012. With their own, personal, intenti-
onally naive Western European view, Fleischlin
and Schupp observed the complex political
and social processes in Kosovo and discovered
a country that doesn‘t have anything to do
with the general notions in Europe.

ANTJE

Bevor wir zum ersten Malin den Kosovo geflogen

sind, musste ich ehrlich gesagt erst mal nachschauen,
wo das genau liegt. Ich hab das dann bei Google
eingegeben und Google hat gesagt: Kosovo liegt in
Serbien.

BEATRICE

Da waren ein paar Bilder aus dem Fernseher in meinem
Hirn abgespeichert und die bekannte tagespolitische
Polemik halt. Ich hab mir vorgestellt, dass ich ein karges
Land vorfinden wiirde. Da und dort fiihrt ein krummer
Bauer seine einzige Kuh auf die Weide. Und irgendwo

in einem Talkessel, die desperate Hauptstadt Prishtina.

ANTJE

Als ich einen Tag vor Abfahrt Geld wechseln wollte
habe ich herausgefunden, dass man im Kosovo mit Euro
zahlt.

BEATRICE
Mit easyjet fliegst du 1h40’ ab Basel. Ja, das ist ja
noch Europa! Ich weiR nicht, warum mich das so er-

staunt hat.

ANTJE

Wenn ich Leuten erzéhlt habe, dass ich dahin fliege,
haben die ganz besorgt geguckt und gefragt: »Aber
sag mal, wird da noch geschossen?« Dann war ich mir
plétzlich selbst nicht mehr ganz sicher und hab dann
auf der Homepage des Auswartigen Amts nachgesehen,
wo stand: »Fahren Sie um Gottes Willen bloR nicht

in den Norden des Kosovo, das ist total gefahrlich«.
Wir waren die einzigen im Flugzeug, die kurze Haare
trugen. Beatrice hat bei der Einreise gleich ihre Kapuze
liber den Kopf gezogen, sie hat es nicht ausgehalten,
die einzige Frau mit kurzen Haaren und gleich als Aus-

landerin erkennbar zu sein.

BEATRICE

Du warst ja auch noch da. Jedenfalls sind wir dann
quer durchs Land gefahren, haben verschiedene Stadte
besucht. Wir wussten, wenn wir ein Theaterprojekt
tiber den Kosovo machen, wollen wir mit Kiinstlern vor
Ort zusammenarbeiten. Ja, ich hatte wirklich eine
doofe Vorstellung vom Kosovo. Ich bin wohl leider ein
gutes Beispiel fiir den »naiv-westeuropdischen«

Blick. Aber darum wollte ich dieses Projekt ja gerne
machen. Als Schweizerin hat man ja so eine Tendenz
mit den Prozessen, die »drauRen in der Welt« im Gang
sind nichts zu tun haben zu wollen, sich aber bestens
mit dem Schweizer Waschkiichen-Schliissel-Sytem

und dem Schweizer Wettervorhersagen auszukennen.

ANTJE

Ich war total begeistert und ich dachte ziemlich
schnell da geht so wahnsinnig viel, da ist so viel Um-
bruch, und weiBte was, Prishtina ist doch eigentlich

genauso wie Berlin.
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\%ls Daae (Stockholm)

Deutsche Erstafiaiilaidtiyks]

Wofiir steht die Diva

in der Popkultur?

Kann eine Choreografie

eine Diva sein?

Wann fiihlt sich das Publikum
wichtig?

Wie ldsst sich die das Publikum
einende Macht der Diva

auf die moderne Tanzszene

libertragen?
Ludvig Daae interessiert sich vor allem fiir
Judy Garland, die »Miitter aller Divas«, und die
Rolle, die sie spielte. Garland war eine grofRar-
27.11.19.30 Uhr tige Kiinstlerin. Und doch wirkte sie zuneh-
28.11.21 Uhr mend als Katalysatorin fiir ein groRes Fest der
Liebe, die sich immer wieder in spontanen
Black Box Ausbriichen ‘wdhrend ihrer Konzerte entlud.
Ein paar Stunden lang einte der Reiz, den sie
Eintritt Euro 12 auf die Massen ausiibte, ein fragmentiertes
ermaligt Euro 6 Publikum. Innerhalb des sicheren Rahmens

des Theatersaals entstand fiir kurze Zeit eine
kleine Gemeinschaft. Insofern findet sich die
Antwort auf die Frage, wie Garland zur wahr-
haften Ikone werden konnte, letztlich im Pub-
likum selbst. Denn die Liebe der Zuschauer
zueinander war ebenso wichtig, wenn nicht
wichtiger noch, als ihre Begeisterung fiir den
Star auf der Biihne. Garlands Konzerte boten
die Plattform, dank der diese Liebe offen ge-
zeigt werden konnte. Im Grunde sollten ihre
Shows ein Setting schaffen, in dem Schwule
und Lesben|sich so geben durften, wie sie
waren. Garland war schlicht die Gastgeberin
eines Abends, an dem die Menschen ihren All-
tag vergessen und eine schone Zeit miteinander
verbringen sollten. Die Standing Ovations fiir
Judy Garland waren gewissermal3en der Beifall,
den das Publikum sich selbst spendete.
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Wie kann ein modernes Tanzstiick eine solche
Atmosphare bewirken? Das Vorspielen oder die
Imitation der Attitiide der Diva, oder die inhalt-
liche Wiederholung des Konzerts funktioniert
in unserem Kontext nicht. Niemand von uns
auf der Biihne ist eine Diva, und die vor und
wahrend der Vorstellung gelebten Erwartungen
des Publikums an sie lassen sich nicht reprodu-
zieren. Doch vielleicht kann die Choreografie
selbst als Diva wirken? Nicht, indem sie die
Diva darstellt, sondern indem sie ausschliel3-
lich auf die Atmosphadre fokussiert, die die
Konzerte schufen, und auf die Liebe, die das
Publikum fiir sich als Gruppe empfand? Was
braucht es, damit diese Stimmung heute, im
Kontext einer zeitgendssischen Tanzinsze-
nierung des Jahres 2013 freigesetzt werden
kann? Ludvig Daae mochte die Aufmerksamkeit
von den Kiinstlern auf der Biihne, die das
Publikum mit virtuoser Choreografie unterhal-
ten miissen, weglenken und auf die Situation
gerichtet sehen, die wir gemeinsam schaffen;
Publikum, Licht, Sound, Kostiime, Performer,
die Situation als Ganzes. Allesim Raum, in dem
wir uns befinden, einschlielich der Zuschauer,
soll eine Situation entstehen lassen, in der wir
Zeit miteinander verbringen, uns frei und
bedeutend fiihlen, eine Pause in unserem
normalen Leben genieRen; eine Zeit, in der
alles jenseits der Situation selbst unwichtig

Konzept und Regie
Ludvig Daae
Entwicklung und
Performance

Marcus Baldemar
Ludvig Daae

Rebecka Stillman
Lichtdesign und Biihne
Chrisander Brun

Ton

Robin Jonsson
Kostiime

Tove Berglund
Projektionen und Filme
Joanna Nordahl

Produktion

Ludvig Daae in Koproduk-
tion mit MDT (Stockholm)
und SPIELART Festival
(Miinchen). Finanziert
durch das Arts Council
Norway, Fund for

Sound and Picture, MDT,
Départs - ein Projekt

im Rahmen von CONNEC-
TIONS

wird. Die Performance muss dabei nicht not-
wendigerweise von der AuBenwelt handeln.
Sie sollte eine Situation in sich selbst schaffen,
ein Ganzes, das anders, unabhangig, besser
und hipper ist, als die Welt dort draul3en.

Ludvig Daae ist ein norwegischer Choreograf
und Tanzer. Er studierte Tanzam P.A.R.T.S. in
Briissel und an der Koniglichen Schwedischen
Ballettschulein Stockholm. Neben Produktionen
mit seinem Kollektiv ches:co arbeitete er zu-
sammen u.a. mit Deborah Hay, Company Thor,
Gunilla Heilborn und Xavier Le Roy. Mit seinen
eigenen Arbeiten war er zu Gast an Theatern
und bei Festivals in Belgien, Schweden, Nor-
wegen und Frankreich.

With FUN, LAUGHS, GOOD TIME the choreo-
grapher Ludvig Daae celebrates his idols in
pop culture and examines whether itis possible
to develop something new from something
that already exists. More than just creating
movement anew, he is interested in trans-
forming and manipulating elements, commen-
ting on them and placing them next to one
another. In FUN, LAUGHS, GOOD TIME Ludvig
Daae uses a material the audience is familiar
with, and recycles it and puts in a different
context, allowing him to develop it in another
direction.

The Norwegian Ludvig Daae studied at The Royal

Swedish Ballet School in Stockholm and at
P.A.R.T.S. in Brussels.
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27.11. 21 Uhr
28.11. 21 Uhr

Carl-Orff-Saal

Eintritt Euro 12
ermaligt Euro 6
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Thom Luz (Zirich)

Urauffiihrung

—

i

=

=

Der neue Musiktheaterabend des Ziircher
Regisseurs und Musikers Thom Luz ist eine
Geistergeschichte, basierend auf wahren Be-
gebenheiten.

Rosemary Brown (1916-2001), Witwe und
Mutter von zwei Kindern, lebtin einem Reihen-
haus in Balham, South London. Im November
des Jahrs 1964 besucht sie der Geist von Franz
Liszt und bittet sie, ihr einige Musikstiicke
diktieren zu diirfen, die er zu Lebzeiten nicht
mehr habe aufschreiben kdnnen. Brown, die
selber keine Musikerin ist und nur idber rudi-
mentdre musikalische Bildung verfiigt, willigt
ein. Wenig spater tritt Johann Sebastian Bach
mit der gleichen Bitte an sie heran - und gleich
darauf auch Johannes Brahms, Sergei Rach-
maninoff, Edvard Grieg, Claude Debussy,
Robert Schumann, John Lennon und Ludwig
van Beethoven. Im Riickblick auf ihre ersten
Begegnungen beschreibt Brown Chopin spéter
als SpalRvogel, der oft und gern mitihr flirtete.
Beethoven hingegen habe sie angeherrscht,
jetzt endlich Noten schreiben zu lernen und ihr
Klavierspiel zu verbessern, das dauere sonst ja
eine Ewigkeit. In den folgenden Jahren steht
Brown nun immer um halb sieben morgens auf,
friihstiickt und empfangt dann von jeweils acht
bis zwei und von drei bis sechs verstorbene
Komponisten zum Musikdiktat. Franz Liszt
fungiertjeweils als Ubersetzer. Resultat dieser
Sitzungen sind u.a. eine vierzigseitige Sonata
und zwolf Lieder von Schubert, ein Fantasie-
Impromptuin drei Sdtzen von Chopin und zwei
Sonaten, sowie die zehnte und elfte Sympho-
nie von Beethoven. Rosemary Brown selbst
stirbt 2001 in London.

Die Kompositionen wurden von Experten be-
gutachtet und als genial befunden. Kritiker
erklarten, sie seien ausgefeilte Falschungen.
Ein Teil der Fachleute ist nach wie vor vonihrer
Echtheit {iberzeugt. Ausgehend von diesen
Partituren entwickelt Thom Luz einen Musik-
theater-Abend fiir drei Musiker, einen Schau-
spieler und eine Schauspielerin. Es geht um
den Tod und dessen Wirklichkeit in der Kunst
undim Leben sowie den praktischen Nutzenim
Umgang mit Geistern abseits der gangigen re-
ligisen, spirituellen oder esoterischen Prak-
tiken. So vielist sicher: Wenn jemand die Gren-
zen zwischen Leben und Tod durchldssig ma-
chen mdchte, ist die Musik das einzige
addquate Mittel.

Der Abend erzdhlt, wie Menschen mit weiRen
Flecken umgehen, mit Nicht-wissen-kdnnen
bei gleichzeitigem Unbedingt-wissen-wollen,
oder Unbedingt-wissen-zu-miissen-glauben.

Die Reaktion der Offentlichkeit auf Rosemary
Browns Behauptung ist heute die gleiche wie
damals: Man will den Schwindel entlarven,
man will empirische Fakten auf dem Tisch ha-
ben oder zumindest ein offizielles Statement,
eine staatliche Studie, ein abschlieRendes
Urteil Giber Wahr oder Falsch und einen dem-
entsprechenden Wikipediaeintrag. Das Nicht-
wissen ist uns unheimlich und unangenehm.
Deshalb ist der Tod als groRter gemeinsamer
Unbekannter auch der beste Geschichtenerfin-
der: Von ganzindividuellen Fantasien, die man
sich zurechtlegt, um mit dem Fakt des anste-
henden eigenen Todes umzugehen, bis zu dem
Wettstreit der Poeten und Religionen, wer die
interessanteste, glaubwiirdigste, bestechend-
ste Geschichte vom Leben nach dem Tod erzdh-
len kann. In WHEN IDIE geht es um die Geister,
die man ruft, um gemeinsam mit ihnen der
Ungerechtigkeit des Todes entgegenzutreten.

Der Ziircher Theaterregisseur und Musiker Thom
Luz kreiert freie Produktionen und arbeitet fiir
feste Hauser, u.a. Gessnerallee Ziirich, Theater
Basel, Sophiensaele Berlin, Staatstheater
Oldenburg, Kaserne Basel und Rote Fabrik
Ziirich. Sein Regiedebiit PATIENCE CAMP
(2007) wurde zum Theaterformen Festival
Hannover eingeladen, und mit dem darauffol-
genden Stiick DIE VERLORENE KUNST EIN GE-
HEIMNIS ZU BEWAHREN wurde er von Theater
heute als bester Nachwuchsregisseur 2008
nominiert. 2012 inszenierte er DIE LEIDEN
DES JUNGEN WERTHER von J.W. Goethe am
Theater Basel. 2013 entwickelte mit der Auto-
rin Laura de Weck die Urauffiihrung ARCHIV
DES UNVOLLSTANDIGEN fiir die Recklinghau-
ser Festspiele.

Rosemary Brown (1916 - 2001), widow and mo-
ther of two children, lived in a townhouse in
Balsam, South London. In November 1964 she
was visited by the ghost of Franz Liszt, and he
asked her if he could dictate several music
pieces to her that he had not been able to
write down while he was still alive. Brown, who
was nota musician and only had a rudimentary
musical education, agreed to do this. A short
time later Johann Sebastian Bach approached
her with the same request ...

Mit

Suly Rothlisberger
Mathias Weibel
Daniele Pintaudi
Jack McNeill
Samuel Streiff
Raum und Regie
Thom Luz
Musikalische Leitung
Mathias Weibel
Kostiim und Licht
Tina Bleuler
Dramaturgie
Marcus Dross
Tontechnik

Martin Hofstetter
Ausstattungsassistenz
Corinne Dettwiler
Kostiimassistenz
Linda Diirst
Produktionsleitung
Gabi Bernetta
Plakatgrafik

Martin Infanger
Programmbuch
Simon Renggli
Fotografie

Reto Schmid

Produktion

Thom Luz in Koproduk-
tion mit Gessnerallee
(Zurich) und SPIELART
Festival (Miinchen),
Kaserne (Basel), Stidpol
(Luzern). Gefordert

mit Mitteln von Stadt
Ziirich Kultur, Fachstelle
Kultur Kanton Ziirich,
Pro Helvetia, Migros
Kulturprozent, Georges
& Jenny Bloch Stiftung,
Ernst Gohner Stiftung -
ein Projekt im Rahmen
von CONNECTIONS

Realisierung

mit Unterstiitzung von
Pro Helvetia

schweizer kulturstiftung

prchelvetia
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27.11.
21-22.15 Uhr
28.11.
19-20.15 Uhr
Muffatwerk
Ampere

In englischer
Sprache
Eintritt Euro 12
ermaligt Euro 6

Luh WL K

Kiinstlergespréch nach
der Vorstellung am 27.11.
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Maria Jerez (Madric

THE =

PERFECT

In dieser Performance verschwindet der Korper.
Niemand betritt die Biihne, stattdessen hangt
da eine Leinwand. Der Zuschauer schaut einen
Film. Dieser Filmist eine Abfolge von Gedanken
und Geschichten, die live auf dem Bildschirm
eines Computers getippt werden. Die Perfor-
mance ereignet sich zwischen dem Ort, an dem
die einsame Schreiberin sich aufhalt, und
dem Kopf des Zuschauers. »Um erscheinen zu
konnen, verschwindeich. Um verschwinden zu
kdnnen, schreibeich. Wennich schreibe, spalte
ich mich, und wahrend ich das tue, gerdt der
Betrachter zwischen mein Denken und das
Schriftbild. Dort beginnt eine Erzdhlung, ein
Actionfilm, eine Reise, die man ganz alleine
macht, bei der sich Zeit, Raum und Wahrneh-
mung entfalten und am Ende niemand mehr
weil3, wer oder wo du bist.«

Maria Jerez arbeitet an der Schnittstelle von
Theater, Choreografie, Architektur und Film.
Sie studierte Kunstgeschichte, audio-visuelle
Kommunikation, Tanz und Theater in Madrid
und Paris. Neben Soloprojekten wie EL CASO
DEL ESPECTADOR (2004) und THIS SIDE UP
(2006) arbeitet sie immer wieder in unter-
schiedlichen Konstellationen und Kollektiven,
u.a. mit Phil Hayes, Jérome Bel, Juan
Dominguez und ihrer Schwester Cuqui Jerez.
Thr Film THE MOVIE erschien 2008. Daneben
arbeitet Maria Jerez als Dozentin fiir szenische
Praxis und als Kuratorin des Living Room
Festivals (Madrid | Berlin). Ihr neues Projekt

tragt den Titel JOHNIE’S und wird 2014 her-

auskommen. Maria Jerez war mehrfach als
Performerin bei SPIELART zu sehen, soin THE
REAL FICTION, FIVE PEOPLE und THE NOWNESS
MYSTERY.

In this performance, the human body vanishes.
No one walks onto the stage - instead, a
screen hangs there. The audience watches a
film. This film is a succession of thoughts and
stories that are typed live onto the screen of a
computer. The performance takes place bet-
ween the place where the lone writeris and the
minds of the audience. »In order to be able to
appear, I disappear. In order to be able to dis-
appear, I write. When I write, I split myself,
and while I do that the viewer gets between my
thought process and the typed text. A story
starts there, an action film, a journey that one
takes completely alone, where time, space,
and perception unfold and in the end no one
knows anymore who, when, or where you are.«

Maria Jerez was a performer several times at
SPIELART, for example, in THE REAL FICTION,
FIVE PEOPLE, and THE NOWNESS MYSTERY.
Her works — a combination of choreography,
theater, and cinema - are distinguished by a
whimsical humor.

o A

HARE TSN

Konzept
Maria Jerez
Technik
Samuel Anarte
Tim Bosselaar
Tourassistenz
Daan Milius
Cuqui Jerez

Produktion

Maria Jerez in Koopera-
tion mit Noorder-

zon | Grand Theatre
(Groningen) und

dem Kiinstlerhaus Mou-
sonturm (Frankfurt).
Mit freundlicher Unter-
stiitzung von Iberescena,
sommer.bar 2010

(ein Projekt von Tanz im
August, Berlin), BUDA
Kunstencentrum
(Kortrijk), espacios
comodos’12 — La Porta
(Barcelona)
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Geumhyung Jeong (Seoul)

Urauffiihrung

CPR PRACTICE

Upstroke

Produktion
Geumhyung Jeong.
Unterstiitzt vom
Arts Council Korea und
Akademie Schloss
Solitude.

In Koproduktion mit
SPIELART Festival
(Miinchen) - ein
Projekt im Rahmen
von CONNECTIONS

Jownstroke

CPR steht fiir Cardio Pulmonary Resuscitation
und wird in medizinischen Notfdllen ange-
wendet. CPR ist eine Kombination von.Herz-
massage und Mund-Zu-Mund-Beatmung. Sie
wird bei Personen praktiziert, deren Herz auf-
gehort hat zu schlagen und die nicht mehr
atmen. CPR kann voriibergehend helfen, dass
eine kleine Menge Blut zuriick zum Herz und
zum Hirn flieRt und das Herz wieder zu schla-
gen beginnt.

Unfélle wie plotzlicher Herzstillstand kdnnen
tiberall passieren, bei der Arbeit oder zu Hause.
Jederzeit kann die Situation eintreten, han-
deln zu miissen, wenn sich ein Notfall
ereignet. Wenn jemand nicht mehr atmet und
sein Herz nicht mehr schldgt, sollten die fol-
genden CPR-Schritte, bekannt als »C-A-B«,
sofort ausgefiihrt werden, C: do chest com-
pressions, A: check the airway, B: do rescue
breathing.

Geumhyung Jeong wird CPRin einer simulierten
Notfallsituation nach den neuesten Anleit-
ungen praktizieren.

Geumhyung Jeong, geboren 1980 in Seoul |
Siidkorea, studierte Schauspiel sowie Tanz und
Performance. Die Choreografin und Tanzerin
arbeitet meist interdisziplinar und verbindet
in ihren Choreografien Puppenspiel, Tanz und
Theater miteinander, zéhlt jedoch ebenfalls
Videos und Animationen zu ihrem Schaffen.
Thre Produktionen setzen sich mit dem Ver-
haltnis des menschlichen Korpers zu den ihn
umgebenden Objekten des Alltags auseinan-
der. Sie war auf zahlreichen Festivals eingela-
den, darunter bei IN TRANSIT 11 (Berlin), Fes-
tival | Tokyo, Theater Spektakel (Ziirich), iDans
(Istanbul), Exodos International Festival of
Contemporary Performing Arts (Ljubljana)
und Siidpol (Luzern). Im Jahr 2013 ist sie
Stipendiatin des Schloss Solitude.

CPR stands for cardiopulmonary resuscitation
and is used in medical emergencies. CPR is a
combination of heart massage and mouth-to-
mouth resuscitation. Itis used when a person’s
heart has stopped beating and the person is
not breathing anymore. CPR can help tempo-
rarily in that a small amount of blood flows
back to the heart and the brain and the heart
starts to beat again.

Accidents like sudden cardiac arrest can happen
anywhere - in the office or at home. The situ-
ation can happen at any time and one has to
act when such an emergency occurs. If a per-
son isn't breathing anymore and the person’s
heartisn‘t beating anymore, the following CPR
measures, known as »CAB,« should be per-
formed immediately: C: Circulation: Restore
blood circulation with chest compressions. A:
Airway: Clear the airway. B: Breathing:
Breathe for the person.

Geumhyung Jeong will perform CPR in a simu-
lated emergency situation according to the
latest instructions.

Eftort Arm
{Back)

Fulcrum
(Hlp Joints)
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27.11.
22.30 Uhr
28.11.

17 Uhr
Muffatwerk

Eintritt Euro 12
ermaRigt Euro 6

Kiinstlergesprach zu
CONNECTIONS am
30.11., 11 Uhr, Ampere
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Jan Machacek (Wien)

Deutsche Erstauffiihrung

h dazugno

29.11.16.30 Uhr Mannlich, weiR, heterosexuell - diese Eigen-
30.11.16.30 Uhr schaften scheinen noch immer die besten
Gasteig Voraussetzungen fiir gesellschaftlichen Erfolg
Black Box zu sein. In NORMARENA lehnt sich ein derart
privilegierter Akteur auf und startet den Ver-
such, aus seinem goldenen Kafig zu entflie-
hen. Doch seine Kritik steckt von Anfang anin
einem Dilemma: Wie kann er die Normen und
Konventionen, die ihn geformt haben, iiber-
hauptinfrage stellen? Was bleibt, wenn er sich
von diesen distanziert?

Eintritt Euro 12
ermalRigt Euro 6

Der Medien- und Performancekiinstler Jan
Machacek schafftin NORMARENA eine spektaku-
ldre Versuchsanordnung: Der Schauspieler Max
Mayer - in Wien aus Burgtheater und Schau-
spielhaus bestens bekannt - befindet sich in
einer transparenten, rotierenden Apparatur.
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Gerhild Steinbuch, NORMARENA

Mensch und Maschine produzieren gemeinsam
Sprache, bewegte Bilder und Musik. Dabei ent-
stehen visuelle Phdanomene, die dem Flackern
eines Films dhnlich sind. Die Performance-
Maschine auf der Biihne wird zum Projektions-
raum fiir das komplexe und unsichtbare Sys-
tem aus Normen und Zuschreibungen, dem
sich jeder Mensch ausgesetzt sieht. Der Akteur
von NORMARENA jedoch startet eine Rebellion
gegen seine Normalitdt, die ihn privilegiert
und funktionieren ldsst.

Der Text des Stiicks stammt von der &sterrei-
chischen Autorin Gerhild Steinbuch, die ihn
eigens fiir diese Arbeit entwickelt hat. Er setzt
die Selbstreflexion des Akteurs in Gang und
unterzieht das Gefiige zwischen Protagonist
und normierender Macht der Maschine einem
Belastungstest.

Wir ibernehmen Verant-
wortung, jawohl, aber nicht
flir uns, wir nehmen die
Verantwortung, aber die lassen
wir nicht bei uns, hoppla,
jetztist die liber die Hecke
geflogen, die Verantwortung,
jetztist sie umgekippt,

in eine Ohnmacht hinein.

Konzept, Raum

und Regie

Jan Machacek
Performer

Max Mayer

Text

Gerhild Steinbuch
Livemusik und Video-
software

Oliver Stotz
Dramaturgische Bera-
tung

Judith Staudinger
Technik

Jakob Scheid

Licht

Sabine Wiesenbauer
Kostiim

Lise Lendais

Ich will aus mir vertrieben werden. Einmal
hineinschlagen, eine Kerbe hineinschlagen
und dann raus, wohin, in eine Zukunft
natiirlich, falsch, in ein Abseits, je genauer
man etwas betrachtet desto weiter entfernt
man sich davon, je weiter man sich von etwas
entfernt, ja, was jetzt, je weiter man sich von
sich entfernt, ja, und was jetzt, was ist das
jetzt, ja, das ist ein Abseits, das man erst
einmal aushalten muss, in dem man’s erst mal
aushalten muss.

(Gerhild Steinbuch, NORMARENA)

Produktion

am apparat | Jan Macha-
cekin Koproduktion

mit brut (Wien)

und SPIELART Festival
(Miinchen).

Mit Unterstiitzung der
Kulturabteilung der
Stadt Wien und des
Osterreichischen Bundes-
ministeriums fir
Unterricht, Kunst und
Kultur - ein Projekt

im Rahmen

von CONNECTIONS

»Ich interessiere mich fiir das Verhdltnis
zwischen einer Person und den Bildern, die
sich Apparate auf der Biihne von ihr machen.
Was passiert mit einer Prasenz, die mit ihrer
Verdoppelung und Verzerrung konfrontiert
ist? Ich suche nach Momenten, in denen ein
starres Bild durch den eigenen Handlungs-
spielraum ins Schleudern gerdt.«

(Jan Machacek)

Jan Machacek studierte Bildhauerei und Biih-
nenbild in Wien und Karlsruhe. Seit 2002
arbeitet er an der Schnittstelle von Medien-
kunst und Performance. Seine Performances
waren u.a. im Tanzquartier Wien, brut (Wien),
Kiinstlerhaus Mousonturm (Frankfurt), Tanz-
haus nrw (Diisseldorf) und am Chelsea Theatre
(London) zu sehen. Mit seinen Kurzfilmen war
er zu Gast auf internationalen Festivals,
darunter Viennale (Wien), Sonic Acts Festival
(Amsterdam) und Avanto (Helsinki). Machacek
erhielt den International Prize for Performance
Trento (2006) und den Preis fiir Innovatives
Kino der Diagonale Graz (2007). Seinejiingste
. Medienperformance SHOW GHOST hatte 2011
an K or, :.5_.\ bei den Wiener Festwochen Premiere und wurde
| 1 anschlieBend am Residenztheater Miinchen
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Male, white, heterosexual - these characteris-
tics still appear to be the best prerequisites for
success in society. In NORMARENA such a
privileged protagonist revolts and begins an
attempt to escape the system. But his criticism
is stuck in a dilemma from the start: How can
he, as part of the system, question this atall?
What remains when he distances himself from
the standards that shaped him?

Like so often in the media-influenced works of
Jan Machacek, the protagonist is confronted
with equipment with which he must communi-
cate. He is in a rotating machine, in a system
made of standards and attributions. Together
human and machine produce language, moving
images, and music. The closer they seem to
intertwine, the more difficult it will become to
escape. The protagonist can hardly elude the
invisible, impellent energy of this complex,
interactive spatial installation. The text by
Gerhild Steinbruch was written especially for
NORMARENA.
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O EL lIvalilsf=r & Vincent Riebeek | CAMPO

Deutsche Erstauffiihrung

29.11.18 Uhr
30.11.18 Uhr

Carl-Orff-Saal

Eintritt Euro 12
ermaligt Euro 6
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Florentina Holzinger und Vincent Riebeek
begegneten sich an der Amsterdamer School
for new dance development und begannen so-
fort, miteinander zu arbeiten. WELLNESS ist
ihre dritte Produktion. Noch im Schulkontext
entstand KEIN APPLAUS FUR SCHEISSE, eine
Sammlung von Szenen, die sich mit den Mitteln
der Popkultur an Performance Art der 1970er
Jahre abarbeitet und mit den Grenzen des auf
der Biihne Mdglichen flirtet. SPIRIT, bereits
eine internationale Koproduktion, setzte sich
mit spirituellen Lebensweisen und dem Sinn
des Arbeitens in einem professionellen Umfeld
auseinander. WELLNESS kniipft an diese beiden
Produktionen an. Ausgangspunkt ist die Frage
nach Heilung: Holzinger | Riebeek arbeiten mit
den hypnotischen Aspekten afrikanischen
Trommelns; untersuchen, welche Elemente der
Popkultur den Ehrgeiz haben, die Welt zu veran-
dern; und befragen schlieRlich Asana Yoga
nach seinen performativen Qualitaten.

Florentina Holzinger wurde 1986 in Wien,
Vincent Riebeek 1988 in Schiphol geboren

Sterdam)

ES GIBT KEIN ENTKOMMEN: REALITY SHOW

Schluss mit der Kunst der Téuschung als Privileg beliebi-
ger Pseudonyme, die auf den Sites der sozialen Netz-
werke um Anerkennung buhlen: Die beiden jungen
Regietalente Vincent Riebeek und Florentina Holzinger
bringen die Blogosphédre - und groRe Begeisterung fiir
die Nabelschau - auf die Biihne. Ihre Performances
arbeiten mit genau den Illusionsformen, derer sich die
Amateure jener Szene bedienen. Ein endloser Flash
einminiitiger Imitationen und leere Obszonitdten
fesseln das Publikum, erzwingen seine Aufmerksamkeit
und Konzentration. Riebeeks und Holzingers Arbeiten
erkliren die Symptome einer Ara, in der nur noch
kursorische Launen und schnelle Befriedigung zéhlen.

Es mag sein, dass eine solche Bewertung weniger in der
Natur ihrer Projekte griindet, als im Blick, der, konditi-
oniert durch die Zeit, die wir die unsere nennen, Ana-
lyse, Kategorisierung und mdogliche Tilgung durch
fliichtiges Hinsehen zuldsst. Eine sorgfdltigere und
umfassendere Betrachtung der Arbeiten von Riebeek
und Holzinger enthiillt jedoch ein Potential, das im
Schnappschuss der einzelnen Performance nicht
unmittelbar sichtbar ist. Ihr Wert ergibt sich aus der
implizierten Ballung einer ldngeren Folge von Perfor-
mances.

Sie unterwerfen sich nicht einer Branche, die systema-
tisch neue Projekte fordert (und damit einen repetitiven
Rhythmus durchsetzt, in dem Forschungsphasen, Resi-
denzen und ein fertiges Produkt auf ein anderes folgt).
Vielmehr entscheiden sich die beiden Newcomer fiir das
Unerwartete und Ungewohnte, das notwendigerweise
verbunden ist mit der Suche nach einer gemeinsamen
Sprache und das einen modus operandi zuldsst oder gar
ibernimmt.

Sie wissen, dass dieses Streben erst dann an Schwung
verliert und zusammenfillt, wenn es zum Werkzeug
wird. Riebeek und Holzinger beenden niemals bewusst
eine Performance. Denn nur, wenn sie darauf verzichten,
ihre Freiheit zu manifestieren, kann sie weiter existie-
ren, und Wandel wird moglich. Das Ende einer
Vorstellung bedeutet Festhalten an Entscheidungen:
Man riskiert, sich schneller zu entwickeln, als das eigene
Projekt. Wer jedoch die Performance immer wieder neu
denkt, dem stehen dagegen alle Wege offen, und das
unbekannte Ziel kann zum Rahmen erhdht werden.
Dann bleibt Raum, um endlos Fragen zu stellen und
mogliche Antworten auszuprobieren. Jede Perfor-
mance ist anders, gerade weil sie einen neuen Schritt
in der Entwicklung der Theatermacher Vincent Riebeek
und Florentina Holzinger darstellt.

Joke Heylen

Florentina Holzinger and Vlincent Riebeek met
at the Amsterdam School for New Dance Deve-
lopment and immediately began working
together. WELLNESS is their third production.
NO APPLAUSE FOR SHIT was produced while
they were still studying; it is a collection of
scenes that looks at performance art of the
1970 s with the means of pop culture and flirts
with the limitations of what is possible on
stage. SPIRIT, an international coproduction,
examined spiritual ways of living and the
meaning of work in a professional environment.
WELLNESS was a direct follow-up to these two
productions. The starting point is the issue of
healing. Holzinger | Riebeek work with the
hypnotic aspects of African drumming and
they examine which aspects in pop culture
have the ambition to change the world, and in
the end theyinvestigate asana yogain regards
to its performative qualities.

Von

Florentina Holzinger
Vincent Riebeek

Mit

Renée Copraij
Florentina Holzinger
Vincent Riebeek

Produktion

CAMPO (Gent) in
Koproduktion mit FFT
Diisseldorf, ICK (Amster-
dam), Spring Festival
(Utrecht), Theater im
Pumpenhaus (Miinster),
Gessnerallee (Ziirich),
Kiinstlerhaus Mouson-
turm (Frankfurt),
SPIELART Festival
(Miinchen) - ein
Projekt im Rahmen

von CONNECTIONS
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29.11.
20-21.40 Uhr
30.11.
20-21.40 Uhr
Muffathalle

Eintritt Euro 18
ermaligt Euro 9
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Philippe Quesne | Vivarium Studio (Paris)

Die Figuren in den Stiicken von Vivarium Studio
sind die Anti-Helden unserer Zeit: Etwas
nerdig, unendlich langsam und trotzdem
- oder gerade deswegen - sehr liebenswert in
der Freude (iber ihre kleinen Erfolge, die sie
dem oft widerspenstigen Alltag abtrotzen.

Auch in SWAMP CLUB passiert zuerst einmal
lange nichts Bedeutsames. Eine Gruppe von
offensichtlich im Kreativbereich Tatigen hat
sich in einen Bungalow im Moor zuriickge-
zogen. Geplantist, dort ein Kulturzentrum mit
groRen Ambitionen zu etablieren. Konkret
bedeutet dies, umstéandlich-perfektionistisch
die Notenstdander fiir ein hier probendes
Streichquartett aufzustellen. Die Musiker spie-
len dann auch so schon und so lang, dass man
sich fast im Konzert wahnt. Doch dann iber-
schlagen sich plotzlich die Ereignisse: Ein
Maulwurf meldet Gefahr in Verzug, Bulldozer
sind angetreten, um das Moorgeldnde fiir ein
Urbanisierungsprojekt trocken zu legen. Die
entsetzten Bewohner schmieden einen Plan.
Aber wie bei Philippe Quesne nicht anders zu |

erwarten, enden die Aktionen seiner so gar

nicht zu Wutbiirgern taugenden Geschdpfe in
einer unerwarteten Pointe ...

Vivarium Studio wurde 2003 als Labor fiir thea-
trale Innovationen gegriindet. Ihm gehoren
Maler, Schauspieler, Tanzer, Musiker und ein
Hund an. Griinder, Autor und Regisseur der
Gruppe ist Philippe Quesne (*1970). In seinen
Theaterarbeiten versucht er eine zeitgends-
sische Dramaturgie zu entwickeln, die auf
einer starken Verbindung von Raum, Biihnen-
bild und Kérpern basiert. In Anlehnung an die
franzdsische Avantgarde sind die Handlungen
und Dialoge seiner Stiicke sehr reduziert. Zu
den international bekannten Arbeiten von
Vivarium Studio gehoren L'EFFET DE SERGE
(2007), LA MELANCOLIE DES DRAGONS (2008)
und BIG BANG (2010). Quesne entwickelte
auch performative Formate, Interventionen
auf 6ffentlichen Platzen und Installationen fiir
zeitgendssische Kunstausstellungen. 2013
kam das Stiick ANAMORPHOSIS heraus, das
Quesne mit vier japanischen Schauspielerinnen
des Komaba Agora Theatre in Tokyo erarbeitet
hat.

Konzept, Inszenierung
und Ausstattung
Philippe Quesne

Mit

Isabelle Angotti
Snaebjorn Brynjarsson
Yvan Clédat

Cyril Gomez-Mathieu
Ola Maciejewska
Emilien Tessier
Gaétan Vourch und dem
Pelaar-Quartett
Kiinstlerische und
technische Mitarbeit
Yvan Clédat

Cyril Gomez-Mathieu
Corine Petitpierre
Martin Argyroglo
Abigail Fowler
Thomas Laigle
Technische Leitung
Marc Chevillon
Regieassistenz

Marie Urban

Produktion

Vivarium Studio in Kopro-
duktion mit den Wiener
Festwochen, Théatre de
Gennevilliers — Centre
Dramatique National de
Création Contemporaine,
Festival d’Automne a
Paris, Foreign Affairs |
Berliner Festspiele, Festi-
val d’Avignon, Ménagerie
de Verre (Paris), Le Fo-
rum | Scéne convention-
née de Blanc-Mesnil,
Kaaitheater (Briissel), La
Filature - Scéne nationale
(Mulhouse), Internatio-
nales Sommerfestival
(Hamburg), Festival
Theaterformen (Hanno-
ver | Braunschweig),
Festival La Batie (Genf).
Mit Unterstiitzung des
Centre chorégraphique
national de Montpellier
Languedoc Roussillon,
EMPAC - Rensselaer Poly-
technic Institute, Jaffe
Fund for Experimental
Media and the Performing
Arts (USA), Région ile-
de-France. Gefordert
von DRAC ile-de-France -
Ministére de la Culture
et de la Communication,
Conseil Régional Tle-de-
France, Institut francais.
Philippe Quesne ist
assoziierter Kiinstler des
Théatre de Gennevilliers
seit 2012.

Realisierung

mit freundlicher Unter-
stlitzung des Institut
frangais und des franzo-
sischen Ministeriums
fiir Kultur und Kommuni-
kation | DGCA

FRANCAIS

EINE ZARTLICHE UTOPIE

Philippe Quesne vergleicht seine Stiicke gern mit einer
Serie insektenkundlicher Untersuchungen, in denen
man die Entwicklung menschlicher Wesen gleichsam
wie unter einem Mikroskop mitverfolgen kann. Mit
seiner Gruppe, die er aus diesem Grund auch Vivarium
Studio nennt, erforscht er eine Art von Theater, in dem
der Text nur ein Element unter vielen ist und bei dem er
seine Themen eher plastisch herausarbeitet als sprach-
lich. Er findet seine Inspirationsquellen ebenso in der
Malerei und den grafischen Kiinsten wie in den Zuféllig-
keiten des Alltags und dem kollektiven Arbeitsprozess.
Als ausgebildeter Bildhauer und anfénglicher Biihnen-
bildner transformiert Philippe Quesne die Biihne in
eine natiirliche Umgebung voller Verweise und Referen-
zen. In diese Umgebung platziert er eine Truppe von
Figuren: friedliche Kiinstler und Idealisten, haufig in
Begleitung eines Hundes. Ob es Theaterstiicke, Perfor-
mances oder Installationen im 6ffentlichen Raum oder
in freier Natur sind - stdndig hinterfragt er die politi-
sche Macht der Gruppe, die sich zusammensetzt aus
Menschen, die von den gleichen Idealen wie den seinen
angetrieben werden. Jenseits jeder klassischen Drama-
turgie erreichen die Stiicke von Vivarium Studio eine
theatrale Prdsenz, deren organischer Charakter ein
wimmelndes, brodelndes Leben wiederentdeckt und in
fantastische Konturen fasst. Gezeigt werden kleine,
lacherliche und lustige Zeremonien, die sich aus
trivialen Gesten und Alltagsritualen speichern, aber in
hohem MaRe symptomatisch fiir unsere Gesellschaft

sind.

Im zehnten Jahr ihrer Griindung hat das Vivarium Studio
mehr denn je die Idee einer Gemeinschaft von Kiinstlern
ins Zentrum ihres Interesses gestellt, seine Tiiren geoff-
net fiir Tanzer, Schauspieler und bildende Kiinstler,
denen sie im Laufe ihrer Welttourneen zufillig begegnet
sind, ebenso wie fiir ein jeweils vor Ort rekrutiertes
Ensemble von Kammermusikern. Fiir seine neue Arbeit
bedient sich Philippe Quesne der Form der Fabel und
erfindet ein Zentrum fiir Kunst und Kiinstlerresidenzen,
den SWAMP CLUB. SWAMP CLUB erzdhlt von der auf uns
zukommenden Verantwortung, unabhéngig zu bleiben -
und von unserer Fahigkeit zum Widerstand, die sich aus
solcher Autonomie ergibt. Ausgehend von diesem wie
ein Opernlibretto erdachten Marchen, ldsst SWAMP
CLUB Schostakowitsch und Schubert erklingen, um uns
einen Raum und eine Zeit des Widerstands zu eréffnen.
Voller Anspielungen auf aktuellen kulturellen Aktivis-
mus und Artivism ebenso wie auf das Universum der
Superhelden, ldsst der Abend u.a. auch europdische
Sagenfiguren wie Robin Hood wieder auferstehen und
fiihrt uns schlicht eine bestimmte Art des Kunstschaf-

fens, des Theatermachens und des Zusammenlebens

vor Augen.
Marion Siéfert
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The characters in the pieces of Vivarium Studio
are the anti-heroes of our time: Somewhat ner-
dy, endlessly slow, and yet - or even because of
this - they are very loveable with their joy in
their small victories, which they often wrest
from their unruly everyday lives.

Also in SWAMP CLUB nothing significant hap-
pens fora long time at first. A group of persons
who obviously work in creative professions
have withdrawn to a bungalow on a moor. They
have plans to establish an ambitious culture
center there. This means in concrete terms
they have to set up, laboriously and in a per-
fectionist way, the music stands for a string
quartet that is rehearsing there. Then the
musicians play so beautifully and so long that
one almostimagines oneisin a concert... But
then suddenly events occur follow in quick
succession: A mole announces danger is
approaching and bulldozers drive up to drain
the moor area for an urbanization project. The
horrified inhabitants come up with a plan.
However, as expected with Philippe Quesne,
the actions of the characters he has created
- who are not really suited to be angry citi-
zens - end in an unexpected statement ...



WE DISAPPE

Giesche | Hecktor | Kade & Fistarol (Miinchen, Bremen)

29.11. 20.30 Uhr
30.11. 20.30 Uhr
i-camp |

Neues Theater

Eintritt Euro 12
ermaligt Euro 6

Kiinstlergesprach zu
CONNECTIONS am
30.11., 11 Uhr, Ampere
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Urauffiihrung

Ich brauche keinen Frieden, weilich habe

den Krieg in mir. winecee

Warum ist nicht alles schon verschwunden?
Woher kommt die Verwundbarkeit durch
scheinbar bedeutungslose Ereignisse? Dabei
ist doch alles schon langst verschwunden oder
gerade dabei zu verschwinden: die Welt und
das Reale, der Mensch und die Dinge, die Moral,
die Werte, die Unterscheidung von Gut und
Bose. Kann man sich iberhaupt noch schiitzen
gegen das Verschwinden? Wie geht es weiter?
Wie kann es weitergehen, gerade jetzt? Denn:
Je starker das Gefiihl wird, dem Risiko von
Infiltration und Ansteckung durch ein AuRBen
ausgesetzt zu sein, desto mehr zieht sich das
Leben des Einzelnen und der Gemeinschaft in
das Innere der eigenen, schiitzenden Grenzen
zuriick. »Immunitdt« ist ein Grundparadigma
an den Schnittstellen von Medizin, Politik und
Recht geworden, heute mehr denn je zuvor.

Giesche | Hecktor | Kade | Fistarol  begeben
sich mit WE DISAPPEAR auf die Reise ins Jen-
seits dieser schiitzenden Grenzen und versu-
chen mit dem in Beriihrung zu kommen, von
dem wir schon langst abgegrenzt sind, distan-
ziert: den Dingen, der Welt, dem Anderen, und
versuchen die Empfindlichkeit fiir eine Welt zu
offnen, diein dem Bild, das wir uns von ihr ma-
chen, nicht aufgeht.

In seinen Projekten sucht der »Performancelns-
tallateur« Alexander-Maximilian Giesche immer
wieder die Ndhe zur bildenden Kunst. Er
hinterfragt seine und unsere Gegenwart nicht
nur mit den Mitteln der Biihne, sondern {iber-
fiihrt Strategien aus der Installations- und
Videokunst ins Theater, um diese zu immer
neuen Performancelnstallationen zu remixen.
Im Zentrum seiner Arbeit stehen dabei Fragen
nach der Identitdtshildung und -auflésung des
Einzelnen im Verhaltnis zur Welt. Angstfrei
begibt sich Giesche mitten hinein in diese
Gegenwartskultur: Was ziehe ich an?, welche

Musik hore ich?, welche Filme sind mir nah?
sind hier ebenso relevante Fragen wie die nach
politischen, sozialen und kiinstlerischen Posi-
tionierungen. Selbstwerdung als flieRender
Prozess, derideologiefrei zwischen Affirmation
und Kritik hin und her springt, ohne sich der
Gegenwart zu entziehen, sich aus sicherer
Distanz liber sie zu erheben oder sie abschlie-
Rend zu beurteilen. Seine Gegenwartsanalyse
betreibt er aus einer Position teilnehmender
Beobachtung, die gerade deswegen immer
wieder riskant und personlich ist. Giesches
Performances reflektieren das Heute und sind
zugleich zutiefst beriihrend, weil sie sich nicht
in einen dsthetischen Schutzraum zuriick-
ziehen, sondern sich verletzlich machen und
gegeniiber dem Publikum 6ffnen. Fiir sich und
den Zuschauer will Giesche erfahrbar machen,
dass die gefiihlte Stabilitdt unserer Wirklich-
keit nur ein Konstrukt ist, das von Moment zu
Moment getragen wird und das trotz seiner
Fragilitdt manch lustvolle Uberraschung birgt.

WE DISSAPEAR vollzieht einen weiteren Schritt
in dieser Auseinandersetzung mit einem stetig
sich verwandelnden Jetzt. WE DISAPPEAR
untersucht das Verschwinden als Strategie der
Existenzerhaltung und Lliest die Welt als
Gefiige von Immunreaktionen. Der Aufbau des
menschlichen Immunsystems ist Ausgangs-
punkt fiir Fragen nach dem ganz alltdglichen
»sich schiitzen«, nach politischer Immunitat,
nach Abwehrmechanismen gegen die dulRere
Welt. Doch jede Immunisierung funktioniert
nicht tiber den Ausschluss, sondern iiber die
Einverleibung des abgeschwdchten Erregers.
Das Fremde wird zum Teil von uns.

WE DISAPPEAR bedient sich der Naturwissen-
schaften und ihrer Metaphorik. Die Biihne
macht die biochemischen Prozesse des Immun-
systems sichtbar und schlieRt vier Performer

Produktion
Alexander-Maximilian
Giesche in Koproduktion
mit Theater Bremen,
Kiinstlerhaus Mouson-
turm (Frankfurt)

und SPIELART Festival
(Miinchen)

Von und mit
Alexander-Maximilian
Giesche

Mirko Hecktor

Tarun Kade

Nadia Fistarol

Kostiim
Ayzit Bostan
Fotografie
Daniel Mayer

in ihre ganz personlichen Sphédren ein, vier
durchsichtige Plastikballe. Aktion und Reaktion
zwischen kleinen Teilchen, die sich immer neu
zueinander ins Verhdltnis setzen und neue
Konstellationen schaffen. Dabei entsteht eine
eigene Welt voll von unterschiedlichen
Spharen, voller Kugeln, Springbélle, Schaum,
Farbrdume, Frequenzen, virtueller Raume,
Sprachen, Bewegungen, biochemischer und
technologischer Vorgdnge, ein perpetuum
Mobile, in dem die vier Performerzellen sich
begegnen, sich schiitzen, aufeinander reagie-
ren. Verschwinden.

Der Miinchener Alexander-Maximilian Giesche
entwickelt seit seinem Studium am GieRener
Institut fiir angewandte Theaterwissenschaft
inimmer neuen Konstellationen multimediale
Theater-Performances. Seine Arbeiten RECORD
OF TIME und BLACK OR WHITE wurden auf zahl-
reiche Festivals im In- und Ausland eingela-
den. Seit 2011 ist Giesche Teil des Masterpro-
gramms DasArts in Amsterdam und seit letzter
Spielzeit Artist in Residence am Theater Bre-
men, wo unter anderem DER PERFEKTE MENSCH
und MEIN ANGSTFREIER RAUM entstanden. In
Miinchen war Giesche zuletzt 2010 mit der Ar-
beit DREI - Ballett fiir 12 Machooks zu sehen.

Life means protecting oneself against reality,
inoculating oneself, becoming immune to the
world.

WE DISAPPEAR examines disappearance as a
strategy to maintain existence, and it inter-
prets the world as a fabric of immune reac-
tions. The structure of the human immune
system is the starting point for questions con-
cerning the completely everyday behavior of
«protecting oneself,” and questions concer-
ning political immunity and defense mecha-
nisms against the outside world. But noimmu-
nization functions by preclusion, but rather by
assimilating the alleviated pathogen. The for-
eign agent becomes a part of us.

WE DISAPPEAR uses elements of the natural
sciences and their imagery. The stage makes
visible the biochemical processes of the immu-
ne system and encloses four performers in
their very own personal spheres: four transpa-
rent plastic balls. A separate world is created,
filled with different spheres, globes, jumping
balls, foam, spaces of color, frequencies, virtu-
alspaces, languages, movements, and bioche-
mical and technological processes, where the
four «performer cells” encounter one another,
protect one another, and react to one another.
Disappear.

51



Munich's English Language Theatre

Theatre that speaks to you...

\ BBE

i e

-T%. OKTOBER Jo1d

@ @ FIGUREN
THEATER

s FORUM
MUNCHEN

www.BeMeTheatre.com

52

Produktion
SPIELART Festival
Sonderprogramm

zur 10. Ausgabe des
SPIELART Festivals
mit Unterstiitzung
des Kulturreferates
der Landeshauptstadt
Miinchen und der
BMW Group.

Dieses Projekt ist Teil
der Initiative GLOBAL
CITY - LOCAL CITY
und wurde realisiert
mit Unterstiitzung
der Europdischen
Kommission.

GD Bildung und Kultur

Programm ,,Kultur®

Landeshauptstadt
Minchen
Kulturreferat

BMW
GROUP

Kiinstlerische Interventi

in zehn Containern

SPIELART hat zehn KiinstlerInnen und Grup-
pierungen aus den Bereichen der Performing
Arts, Visual Arts und Architektur eingeladen,
ihre Sichtweisen und Reflexionen zum Leben in
der Metropole in Form von Installationen oder
Performances darzustellen. Das weit gefasste
Thema »Stadt« kann von Strategien des Uber-
lebens handeln, von sozialen Konstellationen,
von kiinstlerischen Gegenwelten, utopischen
Visionen oder von suburbanen AuRenseiterpo-
sitionen. Die »Metropolis« war schon zu Be-
ginn des 20. Jahrhunderts Objekt kiinstleri-
scher Auseinandersetzung. Ging es damals vor
allem um das Phanomen der Industrialisierung
und deren Auswirkung auf das Individuum,
steht heute die Stadt eher als sozialer Raumim
Mittelpunkt der Aufmerksamkeit. Wie kann die
Stadt als gemeinsamer Lebensraum, als ur-
banes Gefiige innerhalb einer verdichteten
Realitdt neu hinterfragt werden, gibt es noch
Freirdiume und lokale Besonderheiten ange-
sichts globaler Tendenzen? Immerhin leben
heute 50 % der Weltbevélkerung in Ballungs-
zentren.
Entlang der zentralen Spielorte des Festivals
errichtet SPIELART zehn Container-Gebdude,
die von Kiinstlerinnen und Kiinstlern aus acht
Landern bevdlkert, inszeniert und bespielt
werden. Geplant ist ein facettenreiches Pro-
gramm mit Installationen, punktuellen oder
permanenten Performances, Interventionen
und Diskursen. Moderierte Fiihrungen werden
tdglich um 17 Uhr angeboten.

- A

SPIELART has invited ten artists and groups
from the areas of performing arts, visual arts,
and architecture to present their perspectives
and reflections on life in a metropolis in the
form of installations or performances. The
broad subject »city« can deal with survival
strategies, social constellations, artisticalter-
nate worlds, utopian visions, or suburban
outsider positions. The »metropolis« was
already a subject of artistic examination at the
beginning of the 20th century. At that time,
the focus was primarily on the phenomenon of
industrialization and its effects on the indivi-
dual, and today the focus is more on the city as
a social space. How can the city be re-examined
as acommon habitat, as an urban fabric within
a reality? Are there still free spaces and local
characteristics in light of global tendencies?

| Afterall, today 50 % of the world’s population

lives in congested areas.

SPIELART will set up ten container buildings
along the main performance venues of the
festival, and these containers will be inhabited
by artists from eight countries and be stages
for performances. A multifaceted program is
planned with installations, one-time or ongo-
ing performances, interventions, and discus-
sions. Guided tours with commentary will be
offered daily at 5pm.

Frm

VORIS

T

Wahrend

des gesamten
Festivals
werktags
16-20 Uhr
Wochenende
14-20 Uhr

15.11.15 Uhr
Flihrungen téglich
um 17 Uhr,

Beginn Infocontainer

am Gasteig

Eintritt frei
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Produktion

CAMPO, Gent
Koproduktion

Vrede van Utrecht,
European Cultural Found-
ation, deBuren &
Kunstenfestivaldesarts
Briissel

Gefordert von Maison
de la Culture Amiens
und Nicosia Municipal
Arts Centre

Filip Berte | CAMPO Gent | Berlin

THE GRAVEYARD - CITIES ON THE EDGE

Der bildende Kiinstler und Architekt Filip Berte
durchdringt mit seinem Projekt/die geografi=
schen Grenzen Europas und fragt nach, den
sozialen Begrenzungen heutiger Gemeinschaf-
ten. Dafiir besuchte er drei Stadte am Rande
der Europdischen Union: Tiflis (Georgien),
Chisinau (Moldawien) und Melilla (spanische
Enklave in Marokko), wo er AulRenseiter, Hei-
matlose, Migranten und Fliichtlinge beobach-
tete. Die vierte Stadt ist Briissel, wo jene
ankommen, die die Randgebiete verlieRen, um
ihr Gliick im Zentrum Europas zu versuchen.
Als kiinstlerisches Ziel seiner Arbeit benennt

ictaphione Group Beirut

STORIES OF REFUGE

er die Umkehrung der AuRenseiterpositionen,
Integration zu vermitteln und kreative Wege
fiir das Leben am Rande zu finden.

In“seinem Container werden vier filmische
Portrats der Stidte gezeigt, die Berte zusam-
men/mit dem Klangkiinstler Ruben Nachter-
gaele besuchte. Diese personlichen Portrdts
werden von vier Audio-Lightboxes ergdnzt, die
inhaltlich an die vier Filme aus Tiflis, Briissel,
Melilla und Chisinau ankniipfen.

THE GRAVEYARD ist Teil des GroRprojekts
HOUSE OF EUTOPIA, an dem Filip Berte seit
2006 im Kunstzentrum CAMPO arbeitete.

Levent Kunt Frankfurt

LE SPECTACLE

Anna Konjetzky Miinchen

MOVING MUNICH

Schnittstellen von 6ffentlichen protestieren-
den AuRerungen werden als Mosaikstiickchen
taglich neu zusammengesetzt, beleuchtet und
verdreht - ein Miinchen-mapping von Stadtteil
zu Stadtteil.

Wofiir oder wogegen wiirden Miinchner Biirge-
rinnen und Biirger heute auf die StraRe gehen,
um fiir ihre Belange offentlich einzutreten?
Dieser Frage geht Anna Konjetzky in verschie-
denen Stadtteilen nach und entwickelt aus den
Ergebnissen ihrer Recherchen und aus den
Aussagen der Befragten choreografierte Demos
in den jeweiligen Bezirken. Eine Gruppe von

Menschen protestiert téglich fiir die Bewohner
eines bestimmten Bezirks. Dokumente der
Aktionen werden im Container des CITY-
WORKS-Parcours prasentiert. Auf diese Weise
entsteht eine Ausstellung, die sich wahrend
des Festivals permanent verandert.

Anna Konjetzky, 1980 /in Miinchen geboren,
entwickelt seit 2005 eigene TanzstiickepPerfor-
mances und Installationen.

Indenfriihen 1960erJahren stromten Arbeits-  zen mehrerer europdischer Lander. Die Dictaphone Group'kooperiert mit

migranten aus aller Welt nach Miinchen, um
von dort aus als »Zuwanderer« an den nachsten
unbekannten Bestimmungsort gebracht-zu
werden. Das Ziel ihrer Reise legten nicht sie
fest. Familien wurden-auseinander gerissen,
ihr neuer Aufenthaltsort war oft nur ein Uber-
gangslager. Erst dann kam die Fabrik, und da-
mit der Beginn thres neuen-Lebens. Seit dem
Ausbruch der Revolution '2011 versuchen
Fliichtlinge dem grausamen Regime Syriens zu
entkommen und eine neue Heimat zu finden.
Miinchen ist eines ihrer Ziele. Viele Asylsu-

— chende erreichen die Stadt auf dem Landweg,

auf illegalen Routen iiber die »griinen« Gren-

einer Gruppe syrischer Fliichtlinge. Jeder von ihfen wird einen Tag lang
eine Kamera bekommen um den eigenen Alltag und die Lieblingsaufent-
haltsorte in der Stadt zu filmen. Aus den Aufzeichnungensoll eine
gemeinsameVideo- und Soundproduktionentstehen, die anschlieend
in einem zu einer Gefédngniszelle umgebauten Container in Miinchen
gezeigt wird.

Die Dictaphone Group (bestehend aus der KiinstlerinTania EL Khoury und
der Architektin und Urbanistin Abir Saksouk-Sasso) wurde mit dem Ziel
gegriindet, Stadtraume zu erforschen und in &ffentlichen Live-Art-
Events zum Thema zu machen.

| g
Auf seinen Streifziigen durch Miinchen sammelt  Juds von der Band Damenkapelle gespielt. * '

Levent Kunt weggeworfene, ausrangierte
Dinge, um sie in einen Wertgegenstand in
Form eines Kunstwerkes zu verwandeln. Am
Ende des Recyclingprozesses wird ein Schlag-
zeug der besonderen Art stehen. Das Schlag-
zeug wird am Er6ffnungstag und dann jeweils
um 17.30 Uhr am 20., 21., 22., 27., 28., 29.
und 30. November von der Drummerin Sandra

AuRerhalb dieser Zeiten wird der Ton via Kopf-
horer eingespielt.

Levent Kunt (*1978 in Ankara) lebt und arbei-
tetin Frankfurtam Main. Er studierte bildende
Kunst in Ankara, Mainz und Wien. In Installa-
tionen und partizipativen Projekten setzt Kunt
sich mit dem Soziotop Stadt auseinander.

Marcia Lanca Lissabon in Zusammenarbeit mit Ana Rita Teodoro

9 POSSIBLE PORTRAITS

Julian Hetzel Amsterdam
| SEE

Das Projekt behandelt Warten als besondere
Form des Seins in der Zeit. Warten wird als un-
produktive und unfreiwillige, passive Tatigkeit
betrachtet und doch befindet man sich wah-
renddessenyin einem sehr aufmerksamen Zu-
stand, dem der Erwartung. Innerhalb dieser
Zeitraume verandern,sich grundlegende Para-
meterdesikebens, der Lauf der Dinge ist unter-
brochen, das/Funktionieren auRer Kraft ge-
setzt und dieZeit scheint verlangsamt zu sein.
Warten bringt fremde Menschen zusammen
undformtausihnentemporareGemeinschaften;
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in Transit-Rdumen, in Aufziigen, an Bushalte-
stellen oder in der Schlange an der Super-
marktkasse. Warten ist ein soziales Phanomen
des Alltags, das Raum bietet fiir Begegnung
und das Potenzial beinhaltet, Unvorherseh-
bares entstehen zu lassen ...

Julian Hetzel (*1981) lebt in Amsterdam und
Leipzig. Er arbeitet an der Schnittstelle von
Musik, Medien, darstellender und bildender
Kunst, oft mit dokumentarischem Zugriff und
politischer Dimension.

9 POSSIBLE PORTRAITS besteht aus neun Dar-
stellungen, die Schnipsel der eigenen person-
lichen Erfahrungin neun verschiedenen euro-
paischen Stadten sind. Wenn ich »personliche
Erfahrung« sage, meine ich meine personli-
chen Eindriicke im Rahmen der konstruierten
Perspektiven der Realitat, mit derich im Laufe
des Projekts »Global City - Local City« in Be-
riihrung kam. Durch die Verwendung des Wor-
tes »moglich« im Titel, auch als praktische
Ubung, will ich von der Konstruktion einer
Stadt weggehen, die auf Totalisierung und
Gleichmacherei beruht. Ich méchte von der
Vorstellung der Gleichférmigkeit Abstand neh-
men. Ich mdchte damit aussagen, dass im
Laufe des dramaturgischen Prozesses mehr-
fach eine kiinstlerische Auswahl getroffen
wurde, die zu einem unter vielen mdglichen
Portrdts einer Stadteerfahrung fiihrte. Was

den Prozess betrifft, sollte ich hinzufiigen,
dass diese Arbeit durch Extrahieren und Aus-
wahl entstand - in meinen Augen eine Art
kiinstlerische Archdologie —, bei der ich Eini-
ges aus seinem Kontext nehme und bearbeite,
neue Situationen schaffe, die eine andere Be-
deutung haben und andere Gefiihle erwecken.
Taglich werden bei SPIELART neun Stadtekurz-
portrdts, die aus meiner Interpretation und
Umwandlung der Informationen hervorgehen,
in einer intimen Umgebung gezeigt. Insge-
samt finden wahrend deS SPIELART Festivals
126 Vorstellungendin einem der Container
statt. (Mdrcia Langa)

Marcia Lanca studierte Anthropologie; Perfor-

ming Arts sowie Tanz und Gesang u.a. in Portu-
gal, Frankreich und den Niederlanden.
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GARDEN AFFAIRS

Gdrtner unterbinden Begegnungen und Ge-
sprache. Gartner sprechen {ber Gartnern,
Liebe, Familie, Kontrolle, Vergangenheit und
| Zukunft. Direkt auf den Punkt gebracht und
durch die Blume erzdhlt. Die Videokiinstlerin
aus Litauen, Katrina Neiburga, und die deut-
P sche Kiinstlerin Christine Umpfenbach setzen
ihre Zusammenarbeit fort, die in Riga mit dem
Darstellungsprojekt LOST GARDENS iiber das
Phanomen der Gartner begonnen hat, die ihre
Schrebergarten aufgrund globaler Interessen
verloren haben. In GARDEN AFFAIRS reden
litauisch-russische und deutsche Gartner in
einer Video-Installation miteinander. Sie
diskutieren iber lokale Probleme, entwickeln
globale Traume und stellen alltagliche Fragen.

son:DA Maribor

SITUATION WITH MOUSE - COMPUTER DRAWINGS

Zwei Krafte wirken in son:Da Projekten: zum einen kommentieren sie
unmittelbar und bissig die negativen Konsequenzen der High-Tech-Ge-
sellschaft fiir das Individuum, zum anderen spielen sie mit der Technik
selbst. Einmal werden mit traditionellen Medien (wenngleich per Com-
puter) Bilder generiert, die sich problemlos vom Kunstmarkt aneignen
und zur Ware machen lassen. Dann wiederum arbeiten son:DA mit der
Idee des offenen Werks, des Unvollkommenen und Kommunikativen,
und bewegen sich damit bewusstin einem nur vage bestimmbaren Kon-
text. Das schaffft ein schizophrenes Oszillieren zwischen Bild und Raum,
zwischen.Objekt und Prozess, zwischen dem Statischen und dem Dyna-
mischen, zwischen dem Finalen und dem Unvollendeten. Mit ihrer
Methode der Darstellung schaffen die son:DA Kiinstler erfolgreich ein
Gleichgewicht zwischen zwei Gegensdtzen, mit einer klaren Tendenz zur

Katrina Neiburga Riga und Christine Umpfenbach Miinchen

Wie kann man ein Gartenhaus von einer Seite auf die. andere umsetzen,
wenn Behorden einen zwingen, den Garten aufzugeben?

Sind die Regeln im deutschen Schrebergarten wirklich so streng?
Haben Sie Probleme mit Schlangen, wenn Sie Salat essen?

Kann man im seinem Garten masturbieren, wenn der Nachbar Blumen
pflanzt?

Was ist Ihr Lieblingsrezept mit Gemiise aus dem eigenen Garten?

Kam der erste Weihnachtshaum wirklich aus Litauen?

Warum lieben deutsche Gartner Gartenzwerge so sehr?

Katrina Neiburga aus Riga verwebt in ihrer Videokunst dokumentari-
sches Material mit Fiktion.

Christine Umpfenbach ist freischaffende Regisseurin aus Miinchen. Ihre
Arbeit widmet sich dem dokumentarischen Theater und setzt sich mit
sozialen Realitaten auseinander, insbesondere den Themen Migration,
Arbeit und Stadt.

R

offenen Struktur, zu Kontakt und Interaktion.
Jedoch innerhalb der geschiitzten Atmosphare
einer ironisch die Technik thematisierende
Dystopie, die zugleich als ultimatives Schutz-
schild gegen die totale und exzessive Connect-
edness der modernen Welt funktioniert.

son:DA sind Golec Metka und Miha Horvat,
beide geboren in Maribor | Slowenien. Raum-
installationen, Computerzeichnungen, Audio-
Video-Performances zahlen zu ihren Projekten F=
sowie Arbeiten in Galerien und Theatern und |
kuratorische Tatigkeit.

\ mie Tracing Spaces Michael Hieslmair, Carolin Hirschfeldt und Michael Zinganel, et.al. (Wien | Miinchen)

~ PUSH AND PULL

3 AL Jede »Stadt« ist Teil eines von unterschied-
lichsten transnationalen Beziigen geprdgten
Netzwerks mit spezifischen Zonen, die den
Austausch zwischen ihr selbst und dem Rest
der Welt modulieren. An diesen Knotenpunk-
ten werden die Effekte von Wanderungsbewe-
gungen und dem globalisierten Austausch von
Waren und Dienstleistungén sichtbar, hier
zeichnen sich politische leranderungen - auch
~anderer Regionen - unmittelbar ab. In offenen

" Workshops zeichnen ‘wir die individuellen
Reise- und Migrationserfahrungen der Teil-
nehmer/innen nach und erstellen aufider In-
nen- und AuBenhiille des Containers jeweils
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eine geografisch und rdumlich weit ausgreifende Kartografie, einen
begehbaren Globus mit Ecken und Kanten, von einem Wegenetz durch-
drungen, in dessen Zentrum Miinchen steckt. PUSH AND PULL richtet
sich zum einen an in Miinchen lebende Akteure, die sich aufgrund ihrer
Profession mit der stadtischen Entwicklung und damit verbundenen
transnationalen Beziigen in Miinchen auseinandersetzen. Zum anderen
werden »Laien« gebeten, ihre eigenen Erfahrungen einzubringen, die
sie als Zugewanderte oder in ihrem (Berufs-)Alltag gemacht haben.

Michael Zinganel ist dsterreichischer Architekturtheoretiker, Kiinstler
und Kurator. Michael Hieslmair studierte Architektur in Graz und Delft.

Videoclip ALEX der
griechischen Medienakti-
vistengruppe Omikron.

Produktion

SPIELART Festivalin
Zusammenarbeit mit der
Evangelischen Stadt-
akademie Miinchen, dem
Instituto Cervantes
Miinchen, dem Kultur-
referat der Landes-
hauptstadt Miinchen,
dem Goethe-Institut,
ACCION CULTURAL
ESPANOLA, AC/E

AC/E

L
Instituto

Cervantes
M dnich

evangelische STADT
AKADEMIE miinchen

€ s

WAKE UP!

VERSAMMLUNG FUR EIN ANDERES EUROPA

F i 3
7
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Bis zum Ausbruch der Finanzkrise vor fiinf
Jahren erschien Europa stabil und uner-
schiitterlich. Seitdem haben Umwalzungen
stattgefunden, die wir gegenwartig noch
kaum nachvollziehen, geschweige denn hand-
haben kdnnen. Erstmalig in der jiingeren
Geschichte wirkt die Zukunft des Kontinents
ungewiss.

In Griechenland, Spanien, Irland, Portugal
und Zypern, den Landern unter dem Euro-Ret-
tungsschirm, verandern sich die Lebensge-
wohnheiten der Menschen angesichts der auf-
erlegten SparmalRnahmen gravierend. Die Ar-
beitslosenzahlen explodieren, eine »verlorene
Generation« der 20 bis 30-jahrigen wachst
heran. Die Gesundheits- und Sozialsysteme
stehen vielerorts kurz vor dem Kollaps.

Seilschaften und verkrustete Machtstrukturen
verhinderten bisher politische Neuanfange. Es
kam zu vielfdltigen, auch gewaltsamen Protes-
ten. Gleichzeitig formierten sich aktivistische
Bewegungen und Gruppierungen - anfangs auf
lokaler Ebene, dann zunehmend auch lander-
tibergreifend. Diese versuchen nicht nur, Ein-
schnitte im sozialen Netz aufzufangen, son-
dern dariiber hinaus auch wirtschaftliche,
politische und kiinstlerische Alternativmodel-
le zu entwerfen. Sie zielen darauf ab, person-
liche und soziale Handlungsperspektiven zu
entwickeln, Politik von unten neu zu gestalten
und auf diese Weise Impulse fiir die Zukunft zu
setzen.

Deutschland scheint von den Ereignissen bis-
her erstaunlich ungeriihrt. Zu neuartig und
uniibersichtlich ist die Lage offensichtlich
selbst fiir Fachleute. Sieht man vom aktuellen
Erfolg der Protestpartei AfD und manch medi-
aler Erregung des Boulevard ab, ist die vor-
herrschende Meinung ein »weiter so«. Das
»alternativlos« der Kanzlerin mutet als allge-
meiner Konsens an. Deutschland ist groRziigig
bis widerwilliger Zahlmeister, ansonsten dis-
tanzierter Beobachter der »Rettungsroutine«.
So ist es in den vergangenen Monaten zu der
erschreckenden Entwicklung gekommen, dass
Europain einen vermeintlich »fleiRigen«, aber
»schulmeisterlichen« Norden und einen »le-
benslustigen«, aber »faulen« Siiden auseinan-
derdriftet. Bezeichnungen wie PIGS fiir Portu-
gal, Irland, Griechenland und Spanien werfen
die Frage auf, wie ein respektvolles Miteinan-
derin Europa zukiinftig moglich sein soll.

»WAKE UP! — Versammlung fiir ein anderes Eu-
ropa« ladt vom 22.- 24. November ins Muffat-
werk, um mit einem vielfaltigen Programm aus
Panels, Performances und Lectures zu infor-
mieren und inspirieren, zu hinterfragen und
motivieren.

Vier international besetzte Panels befassen
sich mit den Themen »Rolle der Medien,
»Migration«, »Theaterin der Krise« und »Stadt-
entwicklung«.

22.11. ab 14 Uhr
23.11.ab 11 Uhr
24.11. ab 11 Uhr
Muffatwerk

Eintritt Euro 5/Tag

Freier Eintritt fiir Studen-
ten, Auszubildende und
Arbeitslose bei Vorlage
des Ausweises.

Nur an der Tageskasse
22.11.ab 13 Uhr

23.11. ab 10 Uhr

24.11, ab 10 Uhr

Kuratiert von
Sophie Becker

Mit Dank an

Jutta Hocht-Stéhr

Weitere Informa-
tionen und Zeitplan
unter
www.spielart.org
Programmzeitung
erscheintim Oktober

BANK OF COMMONS von
Achilleas Kentonis

und Maria Papacharalam-
bous aus Zypern.

WAKE UP!
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Oben und links unten:
Seiten aus dem Magazin
Uykusuz. Im Juni 2013
erlebte die Tiirkei die
heftigsten Unruhen ihrer
Geschichte. Dabei nutz-
ten Aktivisten die Waffen
des Humors. Der Vortrag
von Baris Uygur beleuch-
tet die Rolle der Satire-
zeitschriften wahrend der
Proteste.
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AERlRER BOLE CBR

harceaEyIn, Dride
mbanpErug-

Performances von La tristura aus Madrid, den
Deutsch-Griechen Anestis Azas und Prodromos
Tsinikoris sowie einem Kollektiv des besetzten
romischen Teatro Valle thematisieren die Aus-
wirkungen der Krise auf das menschliche
Miteinander. Die Choreografin und Musikerin
Sylvi Kretzschmar beschédftigt sich mit politi-
scher Rede, der bildende Kiinstler Achilleas
Kentonis aus Zypern richtet eine BANK OF
COMMONS ein, bei der jeder seinen Beitrag
leisten kann. Joseph Patricio, in Spanien le-
bender Philippine, kocht in seiner Perfor-
mance FOOD LEFT fiir alle Zuschauer.

Aktivisten, Journalisten und Wissenschaftler
stellen in Lectures ihre Projekte, Ideen und
Visionen vor: Christian Felber, Heiner Flass-
beck und European Alternatives prasentieren
ihre Vorstellungen fiir ein anderes Europa.
Thomas Frick hinterfragt, wen oder was der

europdische Rettungsschirm eigentlich rettet.
José Nuno Matos/Unipop und Ana Bigotte
Vieira aus Portugal beschdftigen sich beide
mit dem Phanomen »Sparen«. Die griechi-
schen Performerinnen Gigi Argyropoulo und
Hypatia Voruloumnis sowie Costas Douzinas,

S0z @ozz all ® 5
= O

Hannes Neubauer (DE), Lars Geiges (DE) und
Leonidas Martin/Enmedio (ES) thematisieren
Formen des Protestes — theoretisch, kiinstle-
risch und praktisch. The DOME Project und Elias
Tsolakidis von der griechischen »Kartoffel-
bewegung« schlieRlich zeigen Wege eines
autarken Lebensstils auf.

Ergdnzt und erweitert werden diese Bestand-
aufnahmen, Positionsbestimmungen und Ge-
genentwiirfe von Gasten aus Landern, die mit
vergleichbaren Entwicklungen konfrontiert
sind: Im Schatten der Finanzkrise gab und gibt
es mit Ungarn in einem weiteren europdischen
Land regelmdRig Demonstrationen, in diesem
Fall gegen den mit 2/3 Mehrheit regierenden
rechtskonservativen Regierungschef Viktor
Orban. Marton Gulyas, Regisseur und Aktivist,
berichtet. Auch in der Tiirkei kam es im Friih-
jahr zu Protesten, nachdem der Gezi-Park be-
baut werden sollte. Baris Uygur referiert liber
Satirezeitschriften als Informationsquelle.
Und der Libanese Rani al Rajji zeigt Gentrifi-
zierungsextreme anhand von Beirut auf.

Die Schauspielerin
Chiara Bersaniin dem
Stiick EL SUR DE EUROPA.
DIAS DE AMOR DIFICILES
(Der Siiden Europas. Tage
der schwierigen Liebe).

Protestaktionen der
spanischen Artivisten-
gruppe Enmedio.

Wahrend das Programm abwechselnd in Muffat-
halle und Ampere stattfindet, wartet das Stu-
dio mit einer Ausstellung auf. Neu an den
aktuellen Protesten ist ihr Umgang mit Humor
und zeitgenossischen Bilderwelten. So wird
der ELl Pais-Karikaturist Enrique Flores seine
Cartoons unter dem Titel ST NO PUEDO DIBU-

JAR NO ES MI REVOLUCION (Wenn ich nicht
zeichnen kann, ist es nicht meine Revolution)
zeigen, und die griechischen Medienaktivis-
ten von Omikron prdsentieren eine Anzeigen-
kampagne sowie Videoclips, mit denen sie sich
gegen die »Krisenpornografie« wenden.
Street Art aus Griechenland, Spanien und
Portugal vervollstindigt den Uberblick. Und
selbstverstandlich endet jeder Tag mit einer
Party — die beste Gelegenheit, miteinanderins
Gesprdch zu kommen und den Austausch zu
vertiefen!

Since the beginning of the financial crisis and
the resulting euro crisis five years ago,
cataclysms have occurred in Europe that was
up until that point considered to be impertur-
bably stable - cataclysms we can hardly under-
stand and can by no means handle. Under the
pressure of the implemented austerity measu-
res, the way of life of people in Greece,
Ireland, Spain, Portugal and now Cyprus is
undergoing serious changes. The numbers of
unemployed are increasing drastically, the
social networks of health care and welfare
systems are on the brink of collapsing, and
patronage networks and encrusted power
structures prevent new political beginnings.
At the same time, however, activist movements
and groups —in addition to multifaceted, even
violent protests - that developed at the local
level in the beginning are now increasingly
moving across borders, and they not only
attempt to absorb the slashes in the social
network of benefits, but also to go beyond this
and develop economic, political and artistic
alternative models.

Street Artin Athen

Protestaktionen der

spanischen Artivisten-

gruppe Enmedio.
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Prodromos Tsinikoris in
TELEMACHOS - SHOULD I
STAY OR SHOULD I GO?

Proteste in Budapest

60

During the SPIELART Theater Festival 2013
»WAKE UP! An assembly for a different Euro-
pe« (November, 22th-24th) willbring together
scientists, activists, journalists, and artists
from Greece, Spain, Portugal, Italy, Germany,
and other countries for a three-day discussion
and performance marathon at Muffatwerk in
Munich in order to investigate the issue of the
concrete possibilities of influencing politics in
our societies. With discussions, presentations,
lectures, workshops, art contributions, and
films WAKE UP! will examine not only the situ-
ation in the aforementioned countries, it will
also examine the role of Germany as an un-
willing and yet generous financial backer, and
as an otherwise distanced observer of the
»rescue routine.« Are there alternatives to the
path taken by the troika consisting of the EU
Commission, the European Central Bank, and
the International Monetary Fund? Which eco-
nomic and political structures - either desired
oras collateral damage — will be created in the
end? How will the so-called »lost genera-
tions«, which up until now could assume there
will be financial security in their everyday
lives, cope with the traumatizing collapse of
their aspirations? In what way will artists react
to the situation, which affects them due to the
massive cutbacks in expenditures for culture?
How could we shape the future of a »different
Europe«?

Hannes Neubauer als
»Mastoras Amesis Drasis«
(Handwerker-Ambulanz)
in Athen.

Teatro Valle occupato,
Rom

In seiner Performance
LEFT OVER kocht
Joseph Patricio fiir alle
Zuschauer.

Sylvi Kretzschmar und ihr
Megafon-Chor

Kritische Lagebesprechung zu Bildern, Debatten und Politiken der Migration von Natalie Bayer

Die Diskussionsreihe POLYCITY greift Aspekte der zeitgendssischen Migrationsdebatten auf, die nach wie vor aus einem
nationalen Blickregime meistens von Figuren und Themen der »Fremdartigkeit« und Abweichung erzéhlen. In den Veran-
staltungen von POLYCITY diskutieren aktivistische, wissenschaftliche, kiinstlerische und politische Positionen iiber Prak-
tiken, Hintergriinde, Effekte und Veranderungen des Migrationsdiskurses. Im Rahmen des Festivals treten insbesondere
die Zusammenhdnge zwischen Stadt und Migration in den Vordergrund. POLYCITY will dabei aus der Perspektive der
Migration Gegenbilder entwickeln und neue Fragen, Sicht- und Denkweisen aufwerfen.

HAUSDERK U

Migration ist Stadt ist Migration: Un-/Sichtbarkeiten in der postmigrantischen Stadt

In den gdngigen Debatten und Politiken wird der Themenkomplex Stadt und Migration in der Regel mit tendenzigsen und
zuweilen paranoiden Schlagworten verhandelt. Aber ein Blick auf die Genese von Stddten zeigt, dass Migration und Stadt
sich per se gegenseitig bedingen.

Diskutierende: I I | |

Wer, wie, woher? Rassismus und nationale Fiktionen

Lediglich im Zusammenhang mit Rechtsextremismus wird Rassismus meist breitenwirksam thematisierbar, zugleich aber
reflexartig als Ausnahmephanomen abgetan. Rassismus ist jedoch in die Geschichte des Nationalstaates und imperialer
Aneignungsprojekte eingebettet; er ist Teil der hiesigen Strukturen, Institutionen und Idee von nationaler »Normalitat«.
Demgegeniiber gibt es aber eine Reihe an migrantischen Projekten, die den ganz alltdglichen Rassismus sichtbar machen
und aus seinen Fugen und Rahmen nachhaltig aushebeln wollen.

Diskutierende: | | |

Criss-Cross. Mobilitdt und Krisen an den Rindern und Zentren

Ob innerhalb, an oder vor den Grenzen Europas lost das Stichwort »Krise« oft Paniken mit unbehaglichen Debatten zur
Migration aus. Die weltweiten Migrationsbewegungen zeigen sich aber trotz diverser Abgrenzungsversuche als ein andau-
erndes Projekt mit umfassenden transnationalen Wirkungen. So reagiert mittlerweile die Politik auf die heterogenen
Mobilitdten mit neuen Lenkungs- und Steuerungsversuchen. In der Praxis sorgt die Verschrankung von kommunalen,
landes-, bundes- und supranationalen Politiken jedoch haufig genug fiir Widerspriiche und Spannungen.

Diskutierende: | | |

Eintritt frei

In Zusammenarbeit
mit dem
Haus der Kunst

N 5 T
In deutscher und
englischer Sprache

16.11.
16 Uhr (neu!)
Haus der Kunst

19.11.
18 Uhr
Ampere

23.11.

14 Uhr
Muffatwerk
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18.11.

20 Uhr
Muffatwerk Ampere
Eintritt frei

30.11.
11 Uhr

Muffatwerk Ampere
Eintritt frei

30.11.

14 Uhr
Haus der Kunst
Eintritt frei

In Zusammenarbeit

mit dem
Haus der Kunst
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Das hiesige Konzept von Biirgerschaftlichkeit mit einer entsprechenden Rechteausstattung ist an die deutsche Staats-
biirgerschaft gekoppelt. Dennoch gibt es historisch und gegenwartig migrantische Selbsteingliederungspraktiken und

| Kampfe gegen soziale Ungleichstellungen, Rassismen und fiir biirgerschaftliche Rechte. Einige Kommunen in Deutschland

diskutieren und probieren mittlerweile Modelle aus, die von der Realitét transnational aktiver Individuen und Biirger-
schaftlichkeit jenseits kartografischer Zuordnungen ausgehen. Solche Praktiken, Projekte und Politiken verweisen somit
auf die Bruchstellen des l@ngst ausgedienten nationalstaatlichen Konstruktes.

Diskutierende: | | [

Zeitgenossenschaft und Erinnerung in China
Renate Klett und Tilmann Spengler im Gesprach mit Wen Hui und Wu Wengwuang (Living Dance Studio)

Anders als in Europa beschéftigen sich Kiinstler und Autoren heute in China mit der Bewahrung des »kulturellen
Erbes«, der Rekonstruktion von Erinnerungen und Geschichte, so etwa auch der bildende Kiinstler Ai Wei Wei und
der Literaturnobelpreistrager Mo Yan. Aber auch anders als in Europa scheint das Ausmass der Vernichtung histo-
rischer Bauten im Rahmen des Wirtschafts- und Baubooms unbegrenzt und anders als in Europa scheint eine »offi-
zielle« Geschichtsschreibung wesentliche Aspekte der jiingsten chinesischen Vergangenheit bewusst auszublenden.
Im Gesprdch mit sollen die Hintergriinde beleuchtet und die Rolle der Kiinstler in der chinesischen Gesellschaft
hinterfragt werden.

Kiinstlergesprach CONNECTIONS

Diskussion und Auswertung mit beteiligten Kiinstlern und Produzenten.

Miinchner Fenster

In Zusammenarbeit von Haus der Kunst und SPIELART Festival entsteht im Rahmen des 1. Festival of Independents die
Plattform »Miinchner Fenster«. Diese gibtjiingeren KiinstlerInnen aus den Bereichen Performance, Theater und bildende
Kunst Raum fiir die Prasentation neuer Projektideen.

Mit u.a. CADAM, What you see is what you get, Au Bureau

Zur 10. Ausgabe von SPIELART erscheint im November ein Buch in Zusammenarbeit mit Theater der Zeit! Im Mittelpunkt
des Text-Bildbandes stehen jene Kiinstlerinnen und Kiinstler, die das Festival durch die Jahre begleitet und geprégt
haben. Mit Originalbeitrdgen, Interviews, Statements, Inserts und Fotoessays. Nicht nur ein Portrdt von SPIELART, auch
ein aktuelles Bild der internationalen Theaterszene in all ihren Formen, Farben und Facetten.

Mit Beitrdgen von Christine Ddssel | Stefan Kaegi | Jan Ritsema | Cuqui und Maria Jerez | Kathrin Thiedemann | Nadine
Vollmer | Rainer Hofmann | Sabine Pollack | Sophie Becker| Marietta Piekenbrock | Gottfried Hattinger | Tobias

Staab| Gerald Siegmund | Esther Boldt| Christine Wahl| Aenne Quinones| Aljoscha Begrich| Li Yi'nan | Max Philip
Aschenbrenner | Stefan Bldske und Tom Mustroph

10.11.
16.11.
18.11.
22.11.
27.11.
30.11.

HI
FiTl
FEET\“HLSi
in TrRAASITIGN |
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* GD Bildung und Kultu

Programm ,,Kultur®

GE
LE

GLOBAL CITY
- LOCAL CITY

VHS-Kurs zu SPIELART

10./11./16. 18.|22.|27.30.11.

Lernen Sie eingeladene Kiinstler kennen, erleben Sie eine Fiihrung
und vier Vorstellungen, nehmen Sie teil an exklusiven Gesprachsrunden,
lernen Sie die Veranstalter kennen - Sie sind aus nachster Nahe dabei!

Weitere
Vorstellungsbesuche Anderungen vorbehalten Informationen und
Einfiihrungsgesprach Anmeldung
CITYWORKS (Container Fiihrung) tiber die Miinchner
Rimini Protokoll: SITUATION ROOMS Volkshochschule:
Ofira Henig: GEH MIR AUS DER SONNE www.mvhs.de
Thom Luz: WHEN I DIE Infothek:

Philippe Quesne | Vivarium Studio: SWAMP CLUB

089 - 480 06 62 20

SPIELART-INITIATIVEN

GLOBAL CITY - LOCAL CITY www.theatrefit.org

GLOBAL CITY - LOCAL CITY ist eine Initiative des Netzwerks Theatre/Festivals in Transition (FIT), in dem sich die
Festivals SPIELART Miinchen (DE), Baltic Circle International Theatre Helsinki (FI), Homo Novus Riga (LV), LIFT -
The London International Festival of Theatre London (UK), August Dance Festival Tallinn (EE), Bunker Ljubljana (SI),
ALKANTARA, Lissabon (PT) und Spring Festival Utrecht (NL) zusammen getan haben.

In der ersten Projektphase ab September 2012 haben die 20 beteiligten Kiinstler aus Beirut | Reykjavik | Helsinki

Tallinn, London | Amsterdam | Utrecht| Ljubljana| Maribor| Lissabon | Miinchen und Riga in einwdchigen sog. CITYLABS
die beteiligten neun Stddte unter verschiedensten sozialen, dkologischen, politischen, architektonischen und urbanen
Fragestellungen erforscht.

In der zweiten Projektphase ab August 2013 werden die Festivals einzelne Kiinstler der Gruppe zu Residenzen und
neuen Produktionen einladen, aber auch andere kiinstlerische Projekte zum Thema »Stadt« produzieren bzw. vorstellen.
SPIELART hat sieben Kiinstler aus dieser Gruppe damit beauftragt, beim Projekt einen Container zu

bespielen. Dieses Projekt wird realisiert mit Unterstiitzung der Europdischen Kommission.

CONNECTIONS

CONNECTIONS ist eine Initiative des SPIELART Festivalin Zusammenarbeit mit CAMPO Gent, brut Wien, MDT Stockholm,
Gessnerallee Ziirich, Forum Freies Theater — FFT Diisseldorf, Theater im Pumpenhaus Miinster, Kiinstlerhaus Mousonturm
Frankfurt, Inbetween-Time-Festival Bristol, Productiehuis Rotterdam, Noorderzon Performing Arts Festival Groningen,
The Basement Brighton und The Student Center/University of Zagreb.

Seit 2005 entwickelten die Partner des Netzwerkes Mentoren-, Forder- und Produktionsmodelle fiir Kiinstler aus

verschiedenen europdischen Landern, die dann unter den Titel WHAT’S NEXT? (2007), CONNECTIONS (2009), CONNECT
CONNECT (2011) bei SPIELART jeweils ihre neuesten Produktionen prédsentierten.
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SPIELART - FESTIVALZENTRUM
15.11. - 30.11.

Freitag — Samstag
tédglich ab 17 Uhr Café und Bar, Essen,
Muffatwerk Café Diskussionen, Kiinstlergesprache, Premierenfeiern, Konzerte und Feste ...

15.11.

ab 22 Uhr
Muffatwerk Ampere
Eintritt frei

SPIELART - Er6ffnung

Mit DJ Abidjaninsky und SKelly aus
LA NOUVELLE PENSEE NOIRE. Couper decaler
electronique.

LesYeux d'La Tete -]

Musik aus dem internationalen Schmelztiegel Paris. Das Sextett Les Yeux d’La Téte setzt sich
mit unbdndiger Spielfreude liber viele Schranken hinweg. Punk, Chanson, Jazz, Sinti-Swing
und Balkan-Beats gehen eine frivole Liaison ein. Die Stimmung schwankt zwischen dem exalti-
erten Tanz auf dem Tresen und den melancholischen Momenten am Ufer der Seine. In den
vefgangenenJahren konnte man die Musikgruppe auf fast allen einschldgigen Weltmusikfesti-
vals sehen. Jetzt kommen sie zuriick auf Tour mit ihrem zweiten Album MADONES.

= ¥ 25.11.

20.30 Uhr
Einlass: 19.30 Uhr
Muffatwerk Ampere

Eintritt VVK Euro 12
zzgl. Gebiihren
Abendkasse Euro 15

Veranstalter:
Muffatwerk

17.11.

taglich

20 Uhr

Einlass: 19 Uhr
Muffatwerk Ampere

Eintritt VVK Euro 30
zzgl. Gebiihren
Abendkasse Euro 36

Veranstalter:
Muffatwerk

Mehliana
featuring Brad Mehldau & Mark Guiliana

Zwei der gefragtesten Instrumentalisten haben endlich die Zeit gefunden, ihr gemeinsames
Projekt voranzutreiben. Der Pianist Brad Mehldau bedient hier ein Arsenal an alten Analog-
Synthesizern, erschafft Klangspektren und Melodiebdgen, die auf die prészisen Jungle-Beats
des Schlagzeugers Mark Guiliana treffen. Was ein Gipfeltreffen fiir Musikkritiker hatte
werden kdnnen, entpuppte sich in der Referenz zwischen Drum ‘n‘ Bass und dem Funk der
Siebziger bald als ein faszinierender Act fiir Musikliebhaber jeglicher Szenen.

22.11. - 24.11.

ab 22 Uhr
Muffatwerk Ampere
Eintritt frei
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WAKE UP! Party

Mit DJs aus der Szene - Treff, Tanz und Gesprach mit allen Mitwirkenden.

29.11.
ab 22 Uhr

Muffatwerk Ampere
Eintritt frei

CONNECTIONS-Party

Mit DJ emme (toptypen | Capsolé)

If you have ever seen Emme spin, you know what separates
Em and Me from the rest of the pack. Itisn’t just their
skills, but their seemingly limitless energy and their party-
rocking stamina.

Since 2011 Julian Winstel and Herrmann Miiller officially
produce music together under the artist collective
Capsolé. Since 2013 they whoop it out in our DJ Roster.

Abschlussparty

Mit den DJs von Jalla Worldmusic Club, DJ Rupen & DJ Dimitri

30.11.

Fernab aller konventionellen Party Konzepte haben die DJs Dimitri und Rupen den »Jalla ab 22 Uhr
Worldmusic Clubk'geschaffen. Diese Veranstaltung bietet eine besondere Mischung von Welt- Muffatwerk Ampere
musik und Clubkultur, die aktuell in allen GroRstddten Europas angesagt ist. Monatlich Eintritt frei

lassen sich die begeisterten Fans mitreiRen und tanzen zu Ethnoklangen mit Clubcharakter,
treibenden Balkan Beats, griechischen Pop Perlen, Arabic Pop, Afrohouse und Latin gepaart
mit zeitgendssischem Clubsound, Hip Hop und Dancehall. Dies sind die Bestanteile des
Jalla Clubs die jedes Mal die Tanzfldche zum Kochen bringen und jetzt schon seit Jahren die
Veranstaltung zu einer der auRergewdhnlichsten Clubndchte Miinchens macht.

65



~M

66

Harb

Kartenverkauf Giber Miinchen Ticket

im Gasteig Glashalle
Rosenheimer StralRe 5
Montag bis Freitag 10 - 20 Uhr | Samstag 10 - 16 Uhr

im Rathaus
Marienplatz 8
Montag bis Freitag 10 - 20 Uhr | Samstag 10 - 16 Uhr

im Tourismusamt am Hauptbahnhof
Bahnhofsplatz 2
Montag bis Samstag 10 - 20 Uhr

im Info-Pavillon am Olympia Eissportzentrum
Spiridon-Louis-Ring 7
Montag bis Freitag 13 - 18 Uhr | Samstag 10 - 16 Uhr

sowie an allen bekannten Vorverkaufsstellen

Schriftlicher und telefonischer Kartenservice:
Miinchen Ticket GmbH,

Postfach 20 14 13, 80014 Miinchen

Telefon 089 - 54 81 81 81

Montag bis Freitag 9 — 20 Uhr

Samstag 9 - 16 Uhr, Sonntag 10 - 16 Uhr

Online-Kartenverkauf: www.muenchenticket.de

Karten fiir die Spielhalle und den Werkraum

sind auch tiber die Miinchner Kammerspiele erhdltlich.

Karten fiir die Schauburg - Theater der Jugend
sind nur dort erhaltlich.

Abendkasse im jeweiligen Theater eine Stunde
vor Beginn der Vorstellung.

Preis: Euro 80, ermaRigt Euro 40

Der Festivalpass (begrenztes Kontingent)

- istab 1. Oktober nur erhiltlich im Festivalbiiro:
Spielmotor Miinchen e.V., SPIELART Festival,
LudwigstraRe 8, 3. Stock,
montags bis freitags 11 - 16 Uhr.

Es ist nur Barzahlung moglich.

- berechtigt zum einmaligen Eintritt bei 10 auszu-
wahlenden Vorstellungen. Die entsprechenden
Karten (begrenzte Kontingente) miissen vorherim
Festivalbiiro abgeholt werden, sie sind nicht an
den Abendkassen erhaltlich.

- ist namentlich gekennzeichnet und nicht
libertragbar.

DANKE | THANK YOU | ARIGATQ | MERCI | GRACIAS
DANK U WEL | TAK | KIITOS | TANU | DZIEKUJE | X1 XI

Stadtrat und Kulturreferat

der Landeshauptstadt Miinchen,

Dr. Hans-Georg Kiippers,

Marc Gegenfurtner, Christoph Schwarz,
Dr. Angelika Baumann, Norbert Eder,
Heike Lies, Dr. Daniela Rippl

BMW Group,

BMW Konzernkommunikation und Politik,
Maximilian Schoberl

BMW Kulturengagement,

Thomas Girst, Antonia Ruder
Europdische Kommission |

Programm KULTUR (2007-2013),
Goethe Institut, Martin Berg,

Juliane Stegner, Joachim Bernauer,
Bjorn Luley

Franzdsisches Ministerium

fiir Kultur und Kommunikation | DGCA
Institut francais Berlin,

Luc Paquier, Diane Sinizergues

Institut frangais Miinchen,

Pascal Filiu-Derleth, Christine Zurmeyer
NPN - Nationales Performance Netz
Instituto Cervantes Miinchen,

Dr. Ibon Zubiaur, Manfred Boes

LIFT Festival, London,

Mark Ball, Beki Bateson, Erica Campayne,
Jon Davis

Homo Novus Festival |

New Theatre Institute of Latvia, Riga,
Gundega Laivina, Laura Stasane

Festival Baltic Circle | Q-Teatteri, Helsinki,
Eva Neklyaeva

August Dance Festival, Tallinn,

Priit Raud, Annika Uprus

Alkantara Festival, Lissabon,

Thomas Walgrave,

Bunker, Ljubljana,

Nevenka Koprivsek, Alma R. Selimovic
Spring Festival, Utrecht, Rainer Hofmann
CAMPO Gent, Kristof Blom

FFT Diisseldorf, Kathrin Tiedemann
Theater im Pumpenhaus, Miinster,
Ludger Schnieder

Kiinstlerhaus Mousonturm,

Martine Dennewald

brut, Wien, Thomas Frank

MDT, Stockholm, Danjel Anderson

The Student Center | University of Zagreb,
Natasa Rajkovic, Silvia Stipanov
Gessnerallee Ziirich,

Roger Merguin, Katrin Veser

In Between Time Festival, Bristol, Helen Cole

The Basement, Brighton, Helen Medland
Productiehuis Rotterdam

(Rotterdamse Schouwburg),

Mark Yeoman, Tanja Elstgeest
Noorderzon, Groningen, Mark Yeoman

Miinchner Kammerspiele, Johan Simons,
Christiane Schneider, Julia Lochte

Haus der Kunst, Okwui Enwezor,

Anna Schneider, Andrea Saul

Schauburg - Theater der Jugend,

George Podt

Evangelische Stadtakademie Miinchen,
Jutta Hocht-Stohr

PATHOS Miinchen, Angelika Fink
Bayerische Theaterakademie

August Everding,

Prof. Klaus Zehelein, Inge Schielein
Gasteig Miinchen GmbH,

Brigitte v. Welser, Hartmut Dedert,
Maximiliane Adam

Muffatwerk, Dietmar Lupfer,

Christian Waggershauser, Elke Luginsland
i-camp | Neues Theater Miinchen,
Robert Hofmann

und allen Mitarbeitern der kooperierenden
Theater in Miinchen

Institute for Sound and Movement der
Theaterwissenschaft Miinchen,

Prof. Dr. Christopher Balme,

Prof. Dr. Jiirgen Schlader,

Dr. J6rg v. Brincken, Tobias Staab

arthotel-munich

Derag Living Hotel, Max Emanuel
Motel One Miinchen-Deutsches Museum
Reisebiiro Huber

Medienpartner
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SPIELART 2013 Team - Veranstalter | Netzwerke

Festivalleitung Festival Director
Tilmann Broszat

Konzept und Festivalprogramm
Concept und Festival Program

Tilmann Broszat, Gottfried Hattinger

und Sophie Becker

WAKE UP! Kuratorin Curator
Sophie Becker

Dramaturgie Dramaturgy
Sophie Becker

Organisation Organization
Walter Delazer

Laura Martegani

Annette Geller

Miria Wurm

Leitung Festivalbiiro,
Kartenorganisation
Head of Festival Office,
Organization Box Office
Karl Beckers

Kommunikation Communications
Antje Otto, Anke Hellmann

Presse- und Offentlichkeitsarbeit
Press Office and Public Relations
Pfau PR

Christiane Pfau

Lisa Braner

Petra Bergmann

Lucilla Schmidinger

Esma Ozcelik

Visuelles Konzept und Grafik -
Visual Concept and Graphic Design
Gestaltungsbiiro Hersberger SGD
Catherine Hersberger

Michael Kopf

Alfred Kiing

Marisa Miiller

Janine Durot

Kiinstlerbetreuung Hospitality
Andrea Schick

Sarah Myriam Wolf

Ulrike Geiger

Festivalbiiro Festival Office

Franziska Mair
Vertrieb Werbung Distribution

68

Julian Winstel

Internetauftritt Website
Umsetzung und Programmierung
Programming Website

Effective GmbH

Technische Gesamtleitung
Technical Director
Werner Kraft

Mitarbeit Technische Leitung
Cooperation Technical Direction
Peter Mentzel

ULLi Napp

Peter Weyers

Technikteam Technical Team
Manfred Bachler
Sven Breuer
Wolfgang Ebert
Roman Fliegel
Michael Kunitsch
Thomas Lorenz
Eduard Schnur
Andreas Simon
Bertram Z6hl
Manfred Beinkofer

Veranstalter Organized by
Spielmotor Miinchen e.V. -

eine Initiative der Stadt Miinchen
und der BMW Group

Vorstand Board

Dr. Hans-Georg Kiippers,
Vorstandsvorsitzender
Maximilian Schoberl,

Stellv. Vorstandsvorzitzender

Geschaftsfiihrer Secretary
Dr. Helmut Hanko

Verwaltungsleitung

Administrative Direction
Viktoria Strohbach-Hanko

5%
%ﬂ EVooo

Eine Initiative der Stadt Miinchen
und der BMW Group

Netzwerkpartner

FIT - Theatre | Festivals in Transition

www.theatrefit.org
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Textnachweise

Seite 12

http://derstandard.at/1336697250570/
Living-Dance-Studio-Die-Rote-Sonne-in-ihren-Herzen,
http://derstandard.at/1336697610462/
Chinas-grosser-Sprung-ins-bittere-Elend-Hunger
Seite 13 und Seite 25

Theater der Welt, Theater der Zeit Arbeitsbuch 2010
Seite 17
http://issuu.com/berlinerfestspiele/docs/foreign_
affairs_2013_-_nature_theat/1?e=4165568/3590879

Bildnachweise

Odette Scott, Richy Wong (Memory, Memory II:
Hunger, Listening to Third Grandmother’s Stories) |
Knut KlaRen (La Nouvelle Pensée Noire) |

Anna Stocher, Reinhard Werner (Nature Theater of
Oklahoma) | Reinout Hiel (Miet Warlop) |

Franz Kimmel (Anatomy of Dirt) | Rimini Protokoll -
Pigi Psimenon (Situation Rooms) | Wonge Bergmann
(Marketplace 76) | Gael Maleux (Jerusalem) |

Lewis Ronald, Marta Nendza - Ultramaryna,

Tanya Traboulsi (Tashweesh live in Munich) | Thomas
Koch (Observing Bundeswehr) | Garrett Davis —
Capture Imaging (Western Society) | Jetmir Idrizi,
Ingo Hohn - dphoto (Love.State.Kosovo) | Blick durch
das Kronprinzenappartement, Landschaftszimmer
von Johann Wenzel Bergl. Schloss Schénbrunn Kultur-
und Betriebsges.m.b.H. | Fotograf: Edgar Knaack
Gruppenbild & Bearbeitung: Reto Schmid (When I Die)
| Martin Argyroglo (Swamp Club) | Daniel Mayer

(We Disappear) | Phile Deprez (The Graveyard) |
Stella Schoina (Telemachos) | beteiligte Kiinstler und
Gruppen

Redaktionsschluss: 15. August 2013
Aktualisierung siehe www.spielart.org

ICH
GEHE
LIEBER
INS
VOLKS-
THEATER

VolkS B
theater ™

WWW.MUENCHNER-VOLKSTHEATER.DE

-

iy
o
<
<
a
=
o
(5]

O: © FOTO: TOM NEBBIA

Kulturpartner ’)
KARTEN 089.523 4465 / WWW.MUENCHNER-VOLKSTHEATER.DE / BRIENNER STR. 50 / 80333 MUNCHEN



=
]

BMW i

Freude am Fahren

DER ELEKTRISCHE BMW i3.
AB 16. NOVEMBER BEI
IHREM BMW i AGENTEN.

Eine neue Ara nachhaltiger Mobilitit beginnt jetzt — mit dem elektrischen BMW i3. Von Anfang an fir den Elekroantrieb konzipiert und konsequent
anders entwickelt, ermdglicht er dank BMW eDrive ein vollkommen neues und nahezu lautloses Fahrerlebnis. Er fasziniert vom ersten Moment an
durch Agilitét, beeindruckende Fahrdynamik, ein kraftvolles Drehmoment und einen kleinen Wendekreis. 100% Fahrfreude bei null Emissionen — die
perfekte Kombination aus BMW typischem Premiumanspruch und vorbildlicher Nachhaltigkeit. Erleben Sie den neuen BMW i3 ab 16.11. beim
BMW i Agenten in lhrer Nahe, unter www.bmwe-i-agent.de und auf www.bmw-i.de/i3

BMW i. BORN ELECTRIC. bmw-i.de

BMW EfficientDynamics
BMwia

Abbildung zeigt BMW i3 mit reinem Elektroantrieb BMW eDrive. Energieverbrauch (kombiniert): 12,9 kWh/100 km. *CO,-Emissionen, die durch die Produktion und Bereitstellung des Kraftstoffes
bzw. anderer Energietrager entstehen, wurden bei der Ermittlung der CO,-Emissionen nicht beriicksichtigt. BMW i3 mit Range Extender (zur Verldngerung der Reichweite bis zu 340 km):
Energieverbrauch (kombiniert): 13,5 kWh/100 km; Kraftstoffverbrauch (kombiniert): 0,6 /100 km; CO,-Emission: 13 g/km. Abbildung zeigt Sonderausstattungen.



