
www.spielart.org

25.10. – 9.11.2019 

PROGRAMM

 Eine Initiative der Stadt München  
 und der BMW Group



IN
H

AL
T   Grußworte  ..........................................................................................................................     2

  Zum Programm ...................................................................................................................      4
  Spielorte  .............................................................................................................................      5
  Spielplan  ............................................................................................................................      6

 ab 15.10. Mats Staub 21 – Erinnerungen ans Erwachsenwerden  ....................................................      8

 ab 25.10. Tania El Khoury As Far As My Fingertips Take Me  ............................................................      8
  Faustin Linyekula Banataba  ............................................................................................      9
  Nature Theater of Oklahoma No President  ....................................................................      9

 ab 26.10.  Hygiene Heute Kanal Kirchner  .........................................................................................     10
  God’s Entertainment Unter dem Teppich  .......................................................................     10
  Tania El Khoury Cultural Exchange Rate  .........................................................................     11
  Mats Staub Death and Birth in My Life  .............................................................................     11
  Kristóf Kelemen | Bence György Pálinkás Hungarian Acacia  ........................................     12
  Nástio Mosquito No.One.Gives.A.Mosquitoʼs.Ass.About.My.Gig  .....................................     12

 ab 27.10. Dai Chenlian Big Nothing  .................................................................................................     13

 ab 28.10. Silke Huysmans | Hannes Dereere | CAMPO Pleasant Island  ........................................     13

 ab 29.10. Ogutu Muraya On Thin Ice ................................................................................................     14
  Jeremy Nedd | Impilo Mapantsula The Ecstatic  ............................................................     14

 ab 30.10. Louis Vanhaverbeke | CAMPO Mikado Remix  ..................................................................     15

 31.10. Forced Entertainment Speak Bitterness  .........................................................................     15

 ab 01.11. Geumhyung Jeong Rehab Training  .................................................................................     16
  Nashilongweshipwe Mushaandja Ondaanisa yo Pomudhime  ......................................     16

 ab 02.11. Forced Entertainment 12am: Awake & Looking Down  ...................................................     17
  Jelili Atiku Ọlọ́ mọyọyọ  .....................................................................................................     17
  Milo Rau | NTGent Orest in Mossul  ...................................................................................     18

 ab 03.11. Christian Etongo Totem  ...................................................................................................     18
  Sofia Dinger A Song To Hear You Arriving  ........................................................................     19
         Laila Soliman | Ruud Gielens My Body Belongs to Me  ..........................     19
  

DOPPEL-
VORSTELLUNG  Maria Domingos Tembe | Panaibra Gabriel Canda Solo für Maria .......     20

  Julian Hetzel | CAMPO All Inclusive  .................................................................................     20

 ab 04.11. Boris Nikitin Versuch über das Sterben  ...........................................................................     21
  Nadia Beugré Legacy  ........................................................................................................     21

 ab 05.11. Faustin Linyekula | Text: Éric Vuillard Congo  ................................................................     22

 ab 06.11. Sello Pesa Bag Beatings  ...................................................................................................     22
  Stacy Hardy | Nancy Mounir | Neo Muyanga | Laila Soliman Museum of Lungs  .........     23

  08.11. Forced Entertainment And On The Thousandth Night  ...................................................     23

 08. & 09.11. NEW FREQUENCIES  ..........................................................................................................     24

  DIE VIELEN  .........................................................................................................................     30
  Haus der Kunst: Theaster Gates  .......................................................................................     31
  Gespräche | Partys | Konzerte  ............................................................................................     32
  SPIELART: DABEISEIN  .....................................................................................................     34
  Festivalzentrum  .................................................................................................................     35
  Barrierefreiheit ...................................................................................................................     36 
  Danke  .................................................................................................................................     38
  Partner und Förderer  .........................................................................................................     38 
  Kartenverkauf  ....................................................................................................................     40
  Team  ...................................................................................................................................     40
  Impressum  .........................................................................................................................     41

www.spielmotor.de

 Eine Initiative der Stadt München  
 und der BMW Group

1979 – 2019

19021_spielmotor_anzeige_0807.indd   1 07.08.19   15:48



2 3

SPIELART ist bereits seit 1995 ein prägender Akteur der Münchner 
Theaterlandschaft. Das Festival bietet für ein neugieriges und viel-
fältiges Publikum ein zentrales Fenster zu internationalen Theater-
orten und -welten. In zwölf Ausgaben wurden mehr als 400 künst-
lerische Arbeiten gezeigt – darunter zahlreiche deutsche Erst- und 
Uraufführungen. 
In diesem Jahr gilt es, einen besonderen Abschied zu feiern: Der 
SPIELART-Erfinder Tilmann Broszat übergibt die Künstlerische Lei-
tung an seine Nachfolgerin Sophie Becker, die mit ihm bereits in 
den letzten Jahren eng zusammengearbeitet und die Weiterent-
wicklung der Festivalausrichtung mitgeprägt hat, und zuletzt als 
künstlerische Ko-Leiterin SPIELART 2017 maßgeblich gestaltet hat.
Diese Gelegenheit möchte ich nutzen, um mich bei Tilmann Broszat 
für die vielen Jahre großartiger Arbeit zu bedanken. Mit kluger Kre-
ativität, tiefer Theaterbegeisterung und einer für diese Position un-
gewöhnlich unaufgeregten und disziplinierten Art hat er dafür ge-
sorgt, dass München in Europa und weit darüber hinaus lebendiger 
Mittelpunkt eines wunderbaren Theaterfestival-Netzwerkes gewor-
den ist. Dank seiner nie versiegenden Neugier hat sich SPIELART 
immer wieder aktuellen, auch provokativen und unkonventionel-
len Fragestellungen gewidmet. 
SPIELART präsentiert sich aktuell internationaler denn je und voll-
zieht zudem eine neue, tiefergehende Vernetzung in die Stadtge-
sellschaft hinein. Gerade vor den gegenwärtigen gesellschaftspoli-
tischen Herausforderungen ist dies unschätzbar. Als Kulturreferent 
weiß ich die Erfolgsgeschichte und geräuschlose Stabübergabe 
sehr zu schätzen und bedanke mich auch bei dem ganzen Team, al-
len Mitwirkenden und Partnern für ihren großen Einsatz.
Nicht zuletzt möchte ich noch das Jubiläum erwähnen, das wir in 
diesem Jahr feiern: Der Verein Spielmotor München e.V., Veranstal-
ter des Festivals und höchst erfolgreiche Public-Private-Partnership 
zwischen der Stadt München und BMW, wird 40 Jahre alt. Mein Dank 
gilt besonders unserem Partner BMW für die jahrzehntelange her-
vorragende und verlässliche Zusammenarbeit.
Und nun wünsche ich uns allen spannende SPIELART-Zeiten!

Since 1995, SPIELART has been an influential actor in Munich’s theatre 
landscape. The festival offers curious and diverse audiences a window 
onto the world of theatre and international theatre locations. More 
than 400 artistic works have been presented at twelve festivals – in-
cluding numerous German debut performances and premieres. This 
year we are bidding a very special farewell: the founder of SPIELART, 

Wenn die internationale Theaterszene in München zusammen kommt, 
dann weiß man: Es ist wieder Zeit für SPIELART. Wir freuen uns, als 
Teil von Spielmotor München e.V. auch die 13. Ausgabe begleiten 
zu können. 
Das SPIELART Theaterfestival steht für den interkulturellen Aus-
tausch von Publikum und der internationalen künstlerischen Avant-
garde in einem professionellen Rahmen. Neben zahlreichen Per-
formances werden aktuelle gesellschaftskritische Fragestellungen 
aufgegriffen und der Dialog mit den Bürgern der Stadt ermöglicht. 
Dabei legt das Festival Wert auf Innovation, Mobilität und Vielfalt. 
Themen, die auch BMW täglich beschäftigen.
Der Verein Spielmotor München e.V., der das Theaterfestival ins Le-
ben gerufen hat und bis heute umsetzt, ist ein beispielgebendes 
Modell einer erfolgreichen und stabilen Public-Private-Partnership: 
Paritätische Finanzierung durch die Landeshauptstadt München 
und die BMW Group, bei voller inhaltlicher Freiheit des Vereins – das 
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In eigener Sache: 25 Jahre SPIELART
Tilmann Broszat Festivalleiter

Vor genau 25 Jahren beschloss der Spielmotor München e.V., wie-
der ein Theaterfestival in München durchzuführen. Gemeinsam mit 
Gottfried Hattinger – und bei der ersten Edition auch mit Sigrid 
Gareis – wurde ich mit dem Erstellen eines Programms für ein ers-
tes SPIELART Festival 1995 beauftragt. „Theater als Versuchsanstalt 
für neue Ästhetiken und Sinncodierungen“ wurde als Ziel im ers-
ten Konzeptpapier benannt, „Lust machen auf unkonventionelles 
neues Theater über alle geographischen Grenzen hinweg, das will 
SPIELART“, hieß es im Programmheft des ersten Festivals. 
Viel hat sich seither getan: Waren die ersten Ausgaben des Festivals 
noch auf der Suche nach neuen spartenübergreifenden Formen 
und auf das sich gerade kulturell öffnende Osteuropa gerichtet, 
standen die SPIELART-Ausgaben nach der weltweiten Finanzkrise 
2008 im Licht einer zunehmenden Politisierung der Theater- und 
Kunstszene. Von Anfang an begleiteten das Festival dabei verschie-
denste Diskurse im Spannungsfeld zwischen Wissenschaft, Kunst 
und Politik. Und trotz aller Publikationen und Symposien standen 
doch letztlich immer die Künstler*innen und ihre Arbeiten im Mit-
telpunkt: Manche, wie Forced Entertainment, Gob Squad und Stefan  

Kaegi wiederholt, andere fanden früh ihren Weg von SPIELART  
zu den Münchner Kammerspielen, wie Johan Simons und Alvis 
Hermanis. Vor allem aber war es der künstlerische, publizistische 
und kuratorische Nachwuchs, dem SPIELART eine ständige Platt-
form bot. Die von SPIELART initiierten internationalen Netzwerk-
projekte „Theaterfestivals in Transition“ (FIT) und „Connections“ 
brachten Künstler*innen und europäische Festivalmacher*innen 
in einen – im Festivalalltag eher seltenen – kontinuierlichen Aus-
tausch. Und wieder änderte das Festival ab 2015 sein Gesicht und 
öffnete sich zunehmend dem nicht-europäischen Theater, postko-
lonialen Diskursen und neuen Künstler*innen.
Seit 2009 hat Sophie Becker das Festival als Dramaturgin beglei-
tet. Seit 2013 hat sie zunehmend am Programm mitgewirkt und die 
Ausgaben 2017 und 2019 maßgeblich kuratiert und verantwortet. 
Ich wünsche ihr alles Gute und wünsche mir, dass das SPIELART- 
Publikum so neugierig bleibt, wie es all die Jahre gewesen ist.
Ich möchte mich bei all den Künstler*innen und Kolleg*innen be-
danken, die das Festival begleitet haben, bei den Mitarbeiter*innen 
des Teams und beim Verein Spielmotor München e.V., bei der BMW 
Group und der Stadt München für das Vertrauen und die langjähri-
ge gute Zusammenarbeit.

Exactly 25 years ago, Spielmotor München e.V. decided to put on a thea-
tre festival in Munich once again. Together with Gottfried Hattinger – 
and for the first festival also with Sigrid Gareis –, I was given the job 
of compiling a programme for the first SPIELART Festival in 1995. The 
aim of the festival, as stated in the first draft paper, was “Theatre as a 
laboratory for new aesthetics and new ways of codifying meaning”. 
The programme for the first festival read: “The aim of SPIELART is to 
whet the appetite for unconventional new theatre beyond all geogra-
phical boundaries.” 
A lot has happened since then: whereas the first festivals were still see-
king new interdisciplinary forms and were oriented towards Eastern 
Europe, which was just beginning to open up in cultural terms, after 
the global financial crisis in 2008, the SPIELART festivals were domina-
ted by an increasing politicisation of the theatre and art scene. Right 
from the beginning, the festival was accompanied by a broad range of 
discourses exemplifying the tension between science, art and politics. 
And despite all the publications and symposia, the artists and their 
works were ultimately always the focus: some, like Forced Entertain-
ment, Gob Squad and Stefan Kaegi, participated repeatedly; others, 
such as Johan Simons and Alvis Hermanis, found their way early on 
from SPIELART to the Münchner Kammerspiele. Above all, however, 
SPIELART offered the next artistic, journalistic and curatorial generati-
on a permanent platform. The international network projects initiated 
by SPIELART – “Theaterfestivals in Transition” (FIT) and “Connections” 
– brought artists and European festival organisers together in continu-
al exchange, something that is very rare in daily festival life. The festival 
adapted once again in 2015, increasingly opening up to non-European 
theatre, postcolonial discourses and new artists.
Since 2009, Sophie Becker has supported the festival as its dramaturg. 
Since 2013, she has been increasingly involved in the programme, 
playing a significant role in curating and taking responsibility for the 
2017 and 2019 festivals. I wish her all the best and hope the SPIELART 
audience remains as curious as it has been over all these years. 
I would like to thank all the artists and colleagues who have sup-
ported the festival, and all members of the team. I would also like to 
thank the association Spielmotor München e.V., the BMW Group and 
the city of Munich for their confidence in us and the many years of ex-
cellent collaboration. 

ist uns beim BMW Group Kulturengagement ein wichtiges Anliegen. 
Im Namen des Unternehmens danke ich Sophie Becker und Tilmann 
Broszat für die künstlerische Gestaltung und Organisation sowie 
Herrn Anton Biebl als Kulturreferenten der Stadt München. Außer-
dem danke ich auch allen Beteiligten auf der Bühne und hinter den 
Kulissen, ohne die die Umsetzung des Festivals nicht möglich wäre. 
Dem Publikum wünsche ich spannende und anregende Inszenierun-
gen und die Neugier, neue Themen und Perspektiven zu entdecken.

When the international theatre scene comes together in Munich, then 
you know it’s time for SPIELART again. As part of Spielmotor München 
e.V., we are pleased to be supporting the festival again in its 13th year. 
The purpose of the SPIELART theatre festival is to promote inter-
cultural exchange between audiences and the international artistic 
avant-garde within a professional framework. As well as presenting 
numerous performances, it picks up on current socio-critical ques-
tions and facilitates dialogue with the city’s residents. At the same 
time, the festival places great emphasis on innovation, mobility and 
diversity – questions with which BMW is concerned on a daily basis.
The non-profit Spielmotor München e.V., which launched the theatre 
festival and still implements it today, is an exemplary model of a suc-
cessful and stable public-private partnership: the association is fun-
ded equally by the state capital of Munich and the BMW Group, whilst 
still exercising full freedom in terms of content – this is an important 
aspect for us at BMW Group Kulturengagement. 
In the name of the company, I would like to thank Sophie Becker and 
Tilmann Broszat for their artistic planning and organisation, as well 
as Mr Anton Biebl, Director of Munich’s Municipal Department of Arts 
and Culture. In addition, I would like to thank all participants, both 
on stage and behind the scenes, without whom the festival would not 
be possible. I hope the public will find the performances exciting and 
stimulating, awakening a curiosity for new topics and perspectives. 

Tilmann Broszat, is handing over the artistic direction of the festival 
to his successor Sophie Becker, who has been working with him very 
closely over the past few years and has helped to shape and develop 
the direction of the festival. Furthermore, as co-director of SPIELART 
2017, she had considerable input into the previous festival. 
I would like to take this opportunity to thank Tilmann Broszat for his 
many years of excellent work. With intelligent creativity, a deep enthu-
siasm for theatre, and a calmness and discipline that is unusual in this 
position, he has turned Munich into the beating heart of a wonder-
ful theatre festival network in Europe and far beyond. Thanks to his 
never-dwindling curiosity, SPIELART has repeatedly asked topical as 
well as provocative and unconventional questions. 
SPIELART is now more international than ever, and in addition it is 
now more deeply integrated into Munich’s urban society. This is inva-
luable, especially considering the current socio-political challenges. 
As a cultural advisor, I understand the value of a successful track re-
cord and an orderly handover, and I am grateful to the whole team and 
all contributors and partners for their commitment. Last but not least, 
I would like to mention the anniversary we are celebrating this year: 
the non-profit Spielmotor München e.V., the organiser of the festival 
and the highly successful public-private partnership between the city 
of Munich and BMW, is 40 years old. I would especially like to thank 
our partner BMW for decades of excellent and reliable collaboration. 
And now, I wish us all an exciting time at SPIELART!

GRUSSWORTE



4 5

Liebe SPIELART-Gäste,
„Everyone cares about something“, davon ist der in Angola geborene, 
heute in Gent und Lissabon lebende Künstler Nástio Mosquito über-
zeugt. Zahlreiche Künstler*innen der diesjährigen SPIELART-Aus-
gabe leiten strukturelle Analysen aus persönlichen Erfahrungen ab, 
indem sie diese in politische Kontexte überführen. Solche Erfahrun-
gen können Krankheit (Stacy Hardy in Laila Solimans MUSEUM OF 
LUNGS) oder der Tod einer*eines nahen Angehörigen sein. Sello 
Pesa findet einen ganz eigenen Umgang, die den südafrikanischen 
Alltag durchdringende Gewalt auf die Bühne zu bringen. Die Künst-
ler*innen erzählen von Krieg, Flucht und Migration, aber auch vom 
Willen und den Kämpfen, als Frau ohne äußere oder verinnerlichte 
Unterdrückung zu leben. Was viele der Arbeiten eint, ist ein Unwohl-
sein gegenüber den neoliberalen westlichen Strukturen, die zumin-
dest den hiesigen Alltag und die Kunst zunehmend im Griff haben so-
wie ein Wissen um die Verwobenheit der Welt. 
Geografisch verfolgen wir den vor gut zwei Jahren eingeschlage-
nen Weg weiter. Stand beim letzten Mal Südafrika im Fokus, zeigen 
wir darüber hinaus nun Produktionen aus Mosambik, Nigeria, Na-
mibia, Kenia, der Demokratischen Republik Kongo und Kamerun. 
Ein weiterer Programm-Schwerpunkt liegt auf dem Nahen Osten. 
Stärker als zuvor bewegt sich SPIELART dabei in die Stadt hinein, ist 
zu Gast in bewährten und sucht nach neuen Orten sowie den Men-
schen, die sich dort aufhalten: vom Haus der Kunst, dem Staatlichen 
Museum Ägyptischer Kunst, Museum Fünf Kontinente, Lothringer13, 
Lothringer13_Florida über Münchner Kammerspiele und das Belle-
vue di Monaco bis zum Harry Klein und einem Boxclub. God’s Enter-
tainments UNTER DEM TEPPICH, Nadia Beugrés LEGACY werden für 
München adaptiert oder mit Münchner*innen neu erarbeitet.
Nach unglaublichen 25 Jahren verlässt Tilmann Broszat, unser – 
das Wort muss an dieser Stelle erlaubt sein – verehrter Gründer nun 
SPIELART. Zu seinem Abschied kommen treue künstlerische Weg-
gefährten, die schon seit den frühen Jahren dabei waren: Hinter 
dem Label Hygiene Heute verbergen sich Stefan Kaegi und Bernd 
Ernst. Ihren Audiowalk KANAL KIRCHNER, der 2001 bei SPIELART 
Premiere hatte, haben wir jetzt noch einmal ins Programm genom-
men. Nicht fehlen dürfen natürlich Forced Entertainment, die gleich 
drei Durationals zum Geschenk machen, SPEAK BITTERNESS, 
12AM und zum Schluss AND ON THE THOUSANDTH NIGHT. 
SPIELART 2019 endet aber keineswegs in Nostalgie. An den letz-
ten beiden Tagen zeigen wir unter dem Titel NEW FREQUENCIES 
17 Positionen jüngerer Künstler*innen, von Performances, Choreo-
grafien, Videos, Lectures bis zum Bandkonzert mit Puppenspiel, 
von 15 Minuten bis (geplanten) drei Stunden.
Eine thematische Vertiefung finden die Theaterproduktionen in ei-
ner sich durch das Festival ziehenden Gesprächsreihe. Dazu kommt 
ein Vermittlungs- und erstmalig ein Schulprogramm. Und natürlich 
gibt es wieder ein täglich geöffnetes Festivalzentrum, um sich aus-
zutauschen und zu feiern.
„Our visions begin with our desires“, sagt die Schriftstellerin und 
Aktivistin Audre Lorde. Sehnsucht nach geistigem Reichtum und 
Komplexität. Nach Gemeinschaft(en). Nach Begegnungen, die ver-
ändern. Nach Innehalten und Sich-Vertiefen, Großzügigkeit und 
Respekt. Nach Vergnügen.

Für das SPIELART-Team
Sophie Becker Künstlerische Leiterin

Dear SPIELART guests,
“Everyone cares about something”: the artist Nástio Mosquito, who 
was born in Angola and now lives in Ghent and Lisbon, strongly be-
lieves this. Many of the artists participating in this year’s SPIELART 
programme derive structural analyses from personal experiences by 
transferring these into political contexts. Such experiences might be 
illness (Stacy Hardy in Laila Soliman’s MUSEUM OF LUNGS) or the  
death of a close relative. Sello Pesa finds his very own way of bringing 
the violence pervading everyday life in South Africa to the stage. The 
artists tell stories of war, flight and migration, but also of the will and 
struggle of women to live without external or internalised oppression. 
What unites many of the works is an indisposition towards the neo-
liberal western structures that are increasingly dominating everyday 
life and art here, as well as an awareness of the interconnectedness 
of the world. 
In geographical terms, we are continuing on the path we began a 
good two years ago. Whereas our focus last time was South Africa, 
this time we are also featuring productions from Mozambique, Nige-
ria, Namibia, Kenya, the Democratic Republic of the Congo and Ca-
meroon. A further focus of the programme is the Middle East. 
This year, SPIELART has also moved further into the city. We are hos-
ted once again by tried-and-tested venues, but we have also found 
new venues, and we have got to know the people there: from Haus 
der Kunst, Staatliches Museum Ägyptischer Kunst, Museum Fünf Kon-
tinente, Lothringer13, Lothringer13_Florida, to Münchner Kammer-
spiele and Bellevue di Monaco, through to the Harry Klein club and 
a boxing club. God’s Entertainment’s UNTER DEM TEPPICH and Nadia 
Beugré’s LEGACY have been adapted for Munich or developed toge-
ther with Munich residents. 
After an unbelievable 25 years, Tilmann Broszat, our – allow me to say 
this here – esteemed founder, is leaving SPIELART. This year, as a fare-
well to him, we are featuring loyal artistic allies who have been with us 
since the early years: behind the label Hygiene Heute are Stefan Kaegi  
and Bernd Ernst. Our programme once again features their audio 
walk KANAL KIRCHNER, which was premiered at SPIELART in 2001. 
And, of course, we could not leave out Forced Entertainment, who are 
gifting us three durational performances, SPEAK BITTERNESS, 12 AM, 
and AND ON THE THOUSANDTH NIGHT. 
SPIELART 2019 does not end on a nostalgic note, though. In the final 
two days we are presenting, under the title NEW FREQUENCIES, 17 
positions by emerging artists, from performances, choreographies, 
videos and lectures through to a gig with a puppet show, each lasting 
between 15 minutes and (scheduled) three hours. 
A series of discussions running through the festival adds thematic 
depth to the theatre productions. This is further enriched by a com-
munications programme and, for the first time, a schools’ program-
me. And of course, once again, we have a festival centre, open daily, 
where visitors can get together to talk, socialise and make merry. 
“Our visions begin with our desires”, said the writer and activist Audre 
Lorde. A desire for intellectual richness and complexity. For com-
munity and communities. For encounters which change things. For 
pausing and engrossing ourselves, for generosity and respect. For 
pleasure. 

On behalf of the SPIELART team 
Sophie Becker Artistic Director

Festivalzentrum
Gasteig, Celibidacheforum 
Rosenheimer Straße 5 
S-Bahn | Tram 15, 25 Rosenheimer Platz 
Tram 16 Am Gasteig 

Muffatwerk
Muffathalle | Ampere
Zellstraße 4 
S-Bahn | Tram 15, 25 Rosenheimer Platz 
Tram 16 Am Gasteig 

Gasteig
Carl-Orff-Saal | Black Box 
Foyer Carl-Orff-Saal
Rosenheimer Straße 5 
S-Bahn | Tram 15, 25 Rosenheimer Platz 
Tram 16 Am Gasteig 

Münchner Kammerspiele
Kammer 1 Maximilianstraße 26 – 28 
Kammer 2 Falckenbergstraße 1
Kammer 3 Hildegardstraße 1
S-Bahn | U3, 6 | Bus 52 Marienplatz 
U4, 5 Odeonsplatz 
Tram 19 Kammerspiele 

HochX
Entenbachstraße 37 
U1, 2, 7 | Bus 58 Kolumbusplatz

Einstein Kultur
Einsteinstraße 42 
U4, 5 | Tram 15, 19, 21, 25 | Bus 155 
Max-Weber-Platz

Studiobühne der 
Theaterwissenschaft München
Neuturmstraße 5 – Eingang Am Kosttor
S-Bahn | U3, 6 | Bus 52 Marienplatz 
U4, 5 Odeonsplatz 
Tram 19 Kammerspiele 

Haus der Kunst
Prinzregentenstraße 1 
U4, 5 Lehel 
Tram 6 | Bus 100 Nationalmuseum /  
Haus der Kunst

SPIELORTEZUM PROGRAMM

Bellevue di Monaco
Müllerstraße 2 
U1, 2, 7, 8 Fraunhoferstraße 
Tram 16, 17, 18 Müllerstraße 
Bus 52, 62 Blumenstraße

Staatliches Museum  
Ägyptischer Kunst
Gabelsbergerstraße 35 
U2, 8 Königsplatz 
Tram 27, 28 Karolinenplatz 
Bus 58, 68, 100 Pinakotheken

Lothringer13_Nest und 
Lothringer13_Florida
Lothringer Straße 13 
S-Bahn Rosenheimer Platz oder  
Ostbahnhof
U5 Ostbahnhof 
Tram 15, 25 Rosenheimer Platz 
Bus 54, 62, 68 Orleansstraße

Harry Klein
Sonnenstraße 8 
S-Bahn | U4, 5 | Tram 16 – 22, 27, 28 
Karlsplatz (Stachus) 

Boxkeller MTV München
Häberlstraße 11b 
U3, 6 | Bus 58, 68 Goetheplatz

Museum Fünf Kontinente
Maximilianstraße 42 
S-Bahn Isartor 
U4, 5 Lehel 
Tram 16, 19, 21 Maxmonument

Minna Thiel
Bernd-Eichinger-Platz 1 
U2, 8 Königsplatz 
Tram 27, 28 Karolinenplatz 
Bus 58, 68, 100 Pinakotheken

Bayerische Theaterakademie 
August Everding
Akademiestudio
Prinzregentenplatz 12 
U4 | Bus 54, 58, 68, 100 Prinzregentenplatz 

BLITZ Club 
Museumsinsel 1  
Zugang über Ludwigsbrücke 
S-Bahn | Tram 16 Isartor
Tram 17 Deutsches Museum 
Bus 132 Boschbrücke
Bus 52, 62 Baaderstraße

SB-Waschcenter
City-Dry-Clean
Rosenheimer Straße 103
S-Bahn Rosenheimer Platz oder Ostbahnhof
U5 Ostbahnhof
Tram 15, 25 Rosenheimer Platz

Favorit Bar
Damenstiftstraße 12
S-Bahn Marienplatz oder Karlsplatz (Stachus) 
U1, 2, 3, 6, 7, 8 | Tram 16, 17, 18, 27, 28 
Sendlinger Tor
U4, 5 | Tram 20, 21, 22 Karlsplatz (Stachus) 
U3, 6 Marienplatz 

Nachbarschaftstreff Trambahnhäusl 
Rosenheimer Str. 238
Bus 55, 59, 155 Ramersdorf

Münchner Forum für Islam 
Hotterstraße 16
S-Bahn Marienplatz oder Karlsplatz (Stachus) 
U1, 2, 3, 6, 7, 8 | Tram 16, 17, 18, 27, 28 
Sendlinger Tor
U4, 5 | Tram 20, 21, 22 Karlsplatz (Stachus) 
U3, 6 Marienplatz 
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SPIELPLAN Fr. 
25.10.

Sa.
26.10.

So. 
27.10.

Mo. 
28.10.

Di. 
29.10.

Mi. 
30.10.

Do.  
31.10.

Fr. 
1.11.

Sa. 
2.11.

So. 
3.11.

Mo. 
4.11.

Di.
5.11.

Mi. 
6.11.

Do. 
7.11.

Fr. 
8.11.

Sa. 
9.11.

S. 8 As Far As My Fingertips Take Me Gasteig, Foyer Carl-Orff Saal 
Start alle 15 min | Besuchsdauer ca. 10 min 

14 – 18.15 14 – 18.15 14 – 18.15 14 – 18.15

S. 9 Banataba Haus der Kunst 18 – 19

S. 9 No President Muffathalle 20 – 22.15 * 20.30 – 22.45 ▽

S. 10 Kanal Kirchner Ampere 
Start alle 10 min | Besuchsdauer 75 min 

11 – 16 11 – 16 13 – 16 13 – 16 13 – 16 13 – 16 13 – 16 11 – 16 11 – 16 13 – 16 13 – 16 13 – 16 13 – 16 13 – 16 11 – 16

S. 10 Unter dem Teppich Lothringer13_Florida | Bellevue di Monaco 
Einlass jederzeit möglich

17 – 22 17 – 22 17 – 22 17 – 22 17 – 22 15 – 21 15 – 21 15 – 21

S. 11 Cultural Exchange Rate Einstein Kultur 

15 – 15.40
16 – 16.40 
17 – 17.40 
18 – 18.40 
19 – 19.40 
20 – 20.40

15 – 15.40
16 – 16.40 
17 – 17.40 
18 – 18.40 
19 – 19.40 
20 – 20.40

17 – 17.40 
18 – 18.40 
19 – 19.40 
20 – 20.40

17 – 17.40 
18 – 18.40 
19 – 19.40 
20 – 20.40

17 – 17.40 
18 – 18.40 
19 – 19.40 
20 – 20.40

S. 11 Death and Birth in My Life Lothringer13_Nest 16 – 18.30 
19 – 21.30

16 – 18.30 
19 – 21.30 19 – 21.30 19 – 21.30 19 – 21.30 19 – 21.30 16 – 18.30 

19 – 21.30
16 – 18.30 
19 – 21.30 19 – 21.30 19 – 21.30 19 – 21.30 19 – 21.30 16 – 18.30 

19 – 21.30

S. 12 Hungarian Acacia HochX 19 – 20 ▽ 19 – 20 *

S. 12
No.One.Gives.A.Mosquito’s.Ass.About.My.Gig
Boxkeller MTV | SB-Waschcenter | Harry Klein ab 23.30 ab 23 ab 22

S. 13 Big Nothing Einstein Kultur 14 – 14.50 ▽ 
21 – 21.50 ▽

19 – 19.50 *

S. 13 Pleasant Island Gasteig, Carl-Orff-Saal 20.30 – 21.30 ▽ 20.30 – 21.30 *

S. 14 On Thin Ice HochX 19 – 20 19 – 20 *

S. 14 The Ecstatic Münchner Kammerspiele, Kammer 2 20.30 – 21.30 19 – 20 *

S. 15 Mikado Remix Muffathalle 21 – 22 ▽ 20 – 21 *

S. 15 Speak Bitterness Gasteig, Carl-Orff-Saal
Einlass jederzeit möglich

18 – 24 

S. 16 Rehab Training Muffatwerk 19 – 21.40 19 – 21.40 19 – 21.40

S. 16 Ondaanisa yo Pomudhime Staatliches Museum Ägyptischer Kunst 17 – 18

S. 17 12am: Awake & Looking Down HochX 
Einlass jederzeit möglich 

17 – 23 ∞

S. 17 Ọlọ́mọyọyọ Staatliches Museum Ägyptischer Kunst 17 – 18 ∞

S. 18 Orest in Mossul Münchner Kammerspiele, Kammer 1 20 – 21.40 * ∞ 18.30 – 20.10 *

S. 18 Totem Museum Fünf Kontinente 11 – 12

S. 19 A Song To Hear You Arriving Einstein Kultur 15 – 16 *

S. 19 | 20 My Body Belongs to Me | Solo für Maria Gasteig, Carl-Orff-Saal 18 – 20 *

S. 20 All Inclusive Münchner Kammerspiele, Kammer 2 20.30 – 22.15 * 21 – 22.45 *

S. 21 Versuch über das Sterben HochX 19 – 20 

S. 21 Legacy Muffathalle 21 – 22 ▽ 20 – 21 *

S. 22 Congo Gasteig, Carl-Orff-Saal 19.30 – 21.30 ▽ 19.30 – 21.30 *

S. 22 Bag Beatings HochX 19 – 20 ▽ 19 – 20 *

S. 23 Museum of Lungs Münchner Kammerspiele, Kammer 3 21 – 21.50 21 – 21.50 *

S. 23 And On The Thousandth Night Muffathalle
Einlass jederzeit möglich

19 – 1 

S. 24 New Frequencies Mehrere Spielorte Spielplan auf S. 24

21 – Erinnerungen ans Erwachsenwerden S. 8
Staatliches Museum Ägyptischer Kunst
Einlass jederzeit möglich

Eröffnung am 15.10. um 17 Uhr 
mit anschließendem Get-Together in der Minna Thiel 
16.10. – 3.11. Dienstags 10 – 20 Uhr 
Mittwoch – Sonntag 10 – 18 Uhr | Montags geschlossen

FESTIVALZENTRUM: KOMFORTZONE  (S. 35) 
Täglich geöffnet 11.30 – 1 Uhr 

KONZERT  (S. 32)
Mira Mann 6.11. Einlass 20 Uhr, Konzert ab 21 Uhr BLITZ Club 

PARTYS  (S. 32)
U20 Party 24.10. ab 19 Uhr im Festivalzentrum 
Eröffnungsparty 25.10. ab 22.15 Uhr im Muffatcafé 
Abschlussparty 9.11. ab 22 Uhr im Ampere 

GEMISCHTE TISCHGESPRÄCHE  (S. 34)
27.10. 12 – 13.30 Uhr
3.11. 13 – 14.30 Uhr 
10.11. 11 – 14 Uhr mit NEW FREQUENCIES-Brunch

GESPRÄCHSREIHE  (S. 32) 
siehe spielart.org/gespraeche
 
Weitere Abendveranstaltungen siehe spielart.org/nachtprogramm 

* Künstler*innengespräch nach der Vorstellung           ▽ Cool-Down (siehe S. 34) nach der Vorstellung         ∞ Shuttleservice, Details siehe spielart.org 
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15.10. 25.10.

Eröffnung 15.10. 17 Uhr 
mit anschließendem Get-Together in der Minna Thiel 
16.10. – 3.11. Dienstags 10 – 20 Uhr  
Mittwoch – Sonntag 10 – 18 Uhr | Montags geschlossen

21 – Erinnerungen ans  
Erwachsenwerden
Mats Staub Basel | Berlin 
Staatliches Museum Ägyptischer Kunst | Eintritt frei  
Porträts in Deutsch, Englisch und Französisch 

Der Schweizer Künstler und Geschichtensammler Mats Staub er-
forscht, wie sich Weltgeschichte in persönlichen Erinnerungen 
spiegelt. Für die Videoinstallation 21 – ERINNERUNGEN ANS 
ERWACHSENWERDEN stellt er Menschen aus den verschiedens-
ten Ländern die Frage: „Was haben Sie im Alter von 21 Jahren ge-
macht?“ Die Stationen sind unter anderem Bern und Belgrad, Wien 
und Weimar, Kinshasa und Johannesburg. Nach drei Monaten be-
sucht er die Protagonist*innen erneut: Während er ihnen die ver-
dichteten Tonaufnahmen vorspielt, filmt er die Reaktionen in ihren 
Gesichtern. Sie reichen von Schmunzeln über Weinen, Gesten des 
Stolzes bis zum sichtbaren Nachsinnen. Als stetig wachsende Vi-
deoinstallation porträtiert 21 – ERINNERUNGEN ANS ERWACHSEN-
WERDEN die Erzählenden als Hörende ihrer eigenen Erinnerung. 
Die Zuschauer*innen begegnen Mats Staubs Porträtierten im frei 
begehbaren Ausstellungsraum auf Monitoren. In der Zusammen-
schau ergeben sich unerwartete Überschneidungen und ein außer-
gewöhnlicher Blick auf das vergangene und gegenwärtige Jahr-
hundert. Bei SPIELART 2019 wird zudem von 26.10. bis 9.11. Mats 
Staubs Projekt DEATH AND BIRTH IN MY LIFE gezeigt. 

The Swiss artist and story collector Mats Staub explores how world his-
tory is reflected through personal memories. For the video installation 
21 – ERINNERUNGEN ANS ERWACHSENWERDEN (21 – MEMORIES 
OF GROWING UP) he asks people from different countries the ques-
tion: “What did you do at the age of 21?” He stops off at, among other 
places, Bern and Belgrade, Vienna and Weimar, Kinshasa and Johan-
nesburg. He visits the protagonists again after three months: while 
playing them the compacted audio recordings, he films the reactions 
on their faces. These range from smiling, to crying, to gestures of 
pride, through to visible contemplation. As an ever-expanding video 
installation, 21 portrays the narrators as listening to their own memo-
ry. The viewers are confronted with Mats Staubʼs portraits of these in-
dividuals on monitors in the freely accessible exhibition space. When 
considered together, unexpected overlaps emerge, and an extraor-
dinary perspective on the past and present century. From Oct 26th 
to Nov 9th Mats Staub will also be presenting his work DEATH AND 
BIRTH IN MY LIFE at SPIELART 2019. 

25.10. 18 – 19 Uhr 

Banataba DEA

Faustin Linyekula Kisangani 
Haus der Kunst, Südgalerie | 14 € / 7 €  
Englisch mit deutschen Übertiteln 

Der Tänzer, Choreograf und Storyteller Faustin Linyekula sagt, 
dass Gegenstände ihn nie interessiert haben. Dennoch ist es ein 
Gegenstand, der ihn bewegt, mit seiner Mutter und seinem On-
kel die beschwerliche Reise in das Dorf seiner Vorfahren anzutre-
ten – eine Skulptur, gefunden in den Lagerräumen des Metropoli-
tan Museums. In New York scheint sie es nicht wert, ausgestellt zu 
werden. In den Lengola-Dörfern aus denen sie stammt, stünde sie 
wohl auf dem Dorfplatz, ungeschützt, doch im Gegenzug für alle 
Bewohner*innen zugänglich. Indem er einen lokalen Künstler be-
auftragt, eine Kopie der Statue anzufertigen, transportiert Linye-
kula sie symbolisch zurück an ihren Ursprungsort und reflektiert 
auf das Unrecht des kolonialen Kunstraubes. In der Tanzperfor-
mance, die aus dieser Reise entstand, stellen er und die Tänzerin 
Moya Michael sich Fragen zum Zusammenhang von lokaler Kunst-
geschichte und kollektiver Identität. Wenn Masken und Statuen 
die Archive kongolesischer Dörfer sind, wie können ihre Commu-
nities in Kontakt zu ihrer geplünderten Vergangenheit bleiben? 
Was bleibt übrig von den Geschichten, die den Objekten innewoh-
nen, wenn sie ihrem Entstehungsort entrissen werden? Bei SPIEL-
ART 2019 ist am 5. und 6.11. außerdem Faustin Linyekulas Stück 
CONGO zu sehen. 

Dancer, choreographer and storyteller Faustin Linyekula says he has 
never been interested in objects. Yet it is an object that prompted him 
to embark with his mother and uncle upon an arduous journey to 
their ancestors’ village – a sculpture, found in the storerooms of the 
Metropolitan Museum. In New York, it does not seem worth exhibit-
ing. In Lengola villages where it was created, it probably stood at the 
public square, unprotected, yet therefore accessible to all residents. 
By ordering a local sculptor to copy the statue, Linyekula symboli-
cally transports the work of art back to its place of origin, reflecting 
on the injustice of colonial art theft. In the dance performance which 
arose out of this journey, he and the dancer Moya Michael interro-
gate the relationship between local art history and collective identity. 
If masks and statues are the archives of Congolese villages, how can 
their communities remain in touch with their plundered past? What 
is left of the stories inherent in the objects if they are wrested away 
from their point of origin? At SPIELART 2019 Faustin Linyekula is also 
show ing his piece CONGO on Nov 5th and 6th. 

25. – 27. und 29.10. 14 – 18.15 Uhr, 
Besuchsdauer ca. 10 min, Start alle 15 min 

As Far As My Fingertips Take Me 
Tania El Khoury Beirut 
Gasteig, Foyer Carl-Orff-Saal | 5 € | Es ist eine Anmeldung unter 
info@spielmotor.de oder 089 / 2805607 erforderlich  
Arabisch mit deutscher und englischer Übersetzung 

AS FAR AS MY FINGERTIPS TAKE ME ist eine Begegnung zweier Per-
sonen, die durch eine Wand voneinander getrennt sind und sich 
nur an Händen und Armen berühren. Auf der einen Seite der Wand 
sitzt der Street Art Künstler und Musiker Basel Zaraa. Er wurde im 
Yarmouk Camp für palästinensische Geflüchtete in Syrien gebo-
ren, Jahre später war seine Familie erneut zur Flucht gezwungen. 
Zu hören ist ein von Zaraa komponierter Song, der inspiriert wur-
de vom Weg seiner Schwestern von Damaskus nach Schweden. 
Gleichzeitig fertigt Zaraa eine Zeichnung auf dem Arm des*der 
Besucher*in an. Durch Klang und Körperkontakt erforscht diese 
intime Performance das menschliche Bedürfnis, von Leidensge-
schichten „berührt“ zu werden, um Empathie zeigen zu können. 
Tania El Khoury war bei SPIELART bereits 2013 mit STORIES OF  
REFUGE und 2015 mit GARDENS SPEAK zu Gast. Bei SPIELART 
2019 ist von 26. bis 30.10. zudem ihre neueste Arbeit CULTURAL 
EXCHANGE RATE zu sehen.

25.10. 20 – 22.15 Uhr | 26.10. 20.30 – 22.45 Uhr 

No President 
Nature Theater of Oklahoma New York 
Muffathalle | 18 € / 9 € | Englisch mit deutschen Übertiteln  
Künstler*innengespräch nach der Vorstellung am 25.10.  
Cool-Down nach der Vorstellung am 26.10.  
Die Vorstellung am 25.10. sowie das darauf folgende Gespräch  
werden in Deutsche Gebärdensprache übersetzt

Der gescheiterte Schauspieler Mikey ist Mitarbeiter einer kleinen,  
aber erfolgreichen Sicherheitsfirma. Er hat einen Auftrag, von des-
sen Wichtigkeit er überzeugt ist: Ein Theatervorhang muss be-
wacht werden und mit ihm das, was dahinter verborgen sein mag. 
Der Job erscheint zunächst einfach und erfüllend, doch schon 
bald geraten Mikey und die Gesamtsituation mehr und mehr au-
ßer Kontrolle. Nature Theater of Oklahoma waren bei SPIELART 
bereits 2013 mit LIFE AND TIMES EPISODE 1 – 4 zu sehen. Nun keh-
ren sie zurück mit einem furiosen Theaterabend, der sich der Form 
des Balletts bedient – einer Tanzgattung, die einst ausgerechnet 
vom Sonnenkönig Ludwig XIV. zur Kunstform erklärt wurde und 
somit eng mit dem Glauben an Macht verbunden ist. Gleichzei-
tig nimmt die Inszenierung freimütig Anleihen bei Stummfilm, 
Slapstick und Modern Dance, stilecht begleitet von der Musik des 
NUSSKNACKER. NO PRESIDENT ist ein nicht enden wollender, 
bitterböser und zugleich urkomischer Abgesang auf die soge-
nannten westlichen Werte und auf eine Gesellschaft, die ihre ver-
meintliche Überlegenheit schamlos zelebriert. 

Mikey, a failed actor, works for a small but successful security firm. 
He has one task, and he is convinced of its importance: he has to 
guard a theatre curtain and, along with that, everything that might 
be concealed behind it. At first, the job seems to be simple and ful-
filling, but soon Mikey and the whole situation spin further and fur-
ther out of control. Nature Theater of Oklahoma appeared at SPIEL-
ART back in 2013 with LIFE AND TIMES EPISODE 1 – 4. Now they 
are back with a rousing evening of theatre which avails itself of the 
ballet form – a dance genre which was declared an art form by, of 
all people, Louis XIV, the Sun King, and is therefore closely connec-
ted with belief in power. At the same time, the performance unre-
servedly borrows from silent film, slapstick and modern dance, ac-
companied – true to its style – by the music of the NUTCRACKER. 
NO PRESIDENT is an interminable, venomous and simultaneously 
hilarious farewell to so-called Western values and to a society that 
shamelessly celebrates its assumed superiority.

AS FAR AS MY FINGERTIPS TAKE ME is an encounter between two 
people separated by a wall who only touch each other’s hands and 
arms. On one side of the wall sits the street artist and musician Basel 
Zaraa. He was born in Yarmouk Camp for Palestinian refugees in Sy-
ria. Years later his family was forced to flee again. While the audience 
listen to a song composed by Zaraa, inspired by his sisters’ journey 
from the camp in Damascus to Sweden, Zaraa draws on the arm of an 
audience member. Through sound and physical contact, this intima-
te performance explores the human need to be “touched” by stories 
of suffering in order to be able to show empathy. Tania El Khoury pre-
sented STORIES OF REFUGE at SPIELART back in 2013 and GARDENS 
SPEAK in 2015, and from Oct 26th to 30th she will be presenting her 
latest work CULTURAL EXCHANGE RATE at SPIELART 2019.

 VIDEOINSTALLATION  PERFORMANCE  TANZPERFORMANCE  THEATER
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26.10.

26. – 30.10. täglich 17 – 22 Uhr | Einlass jederzeit möglich 
1. – 3.11. täglich 15 – 21 Uhr | Einlass jederzeit möglich

Unter dem Teppich UA

God’s Entertainment Wien 
26. – 30.10.: Lothringer13_Florida Öffentliches Weben  
1. – 3.11.: Bellevue di Monaco Installation  
Eintritt frei | In deutscher, bosnischer und weiteren Sprachen 

Was wird unter den Teppich gekehrt in Deutschland und der ge-
samten europäischen Gemeinschaft? Diese Frage nehmen God’s 
Entertainment zum Anlass für eine künstlerische Recherche und 
die daraus resultierende Installation UNTER DEM TEPPICH. Ange-
leitet von der bosnischen Weberin und Künstlerin Ifeta wird in der 
ersten Festivalwoche mit Hilfe von Münchner*innen ein Teppich 
(Ćilim) angefertigt. Seine Fäden und seine Struktur aus Kett- und 
Schussfäden, die in einem komplexen Gewebe aufeinandertref-
fen, stehen symbolisch für gesellschaftliche Zusammenschlüsse 
und Menschen in Bewegung aller Art: von Tourist*innen über Mi-
grant*innen, Geflüchteten, Asylant*innen, bis zu Gastarbeiter*in-
nen. Die Weber*innen können bei der Arbeit in der Lothringer13_
Florida besucht werden. In der zweiten Phase des Projekts wird 
der Teppich ausgestellt und unter ihm entsteht eine Installation 
aus im Vorfeld gesammeltem Bild- und Videomaterial. Um die-
se multimediale Collage besuchen zu können, müssen die Zu-
schauer*innen selbst dort hin, wo alles Vergessene und Verdräng-
te sich sammelt: unter den Teppich. Godʼs Entertainment waren 
bei SPIELART bereits 2009 mit PASSANTENBESCHIMPFUNG, 2011 
mit TRANS-EUROPA-BOLLYWOOD und 2015 mit CHAUVINISM 
SCANNER zu sehen. 

26.10., 27.10., 2.11., 3.11. und 9.11. 
16 – 18.30 und 19 – 21.30 Uhr 
29.10. – 1.11. und 5. – 8.11. 19 – 21.30 Uhr

Death and Birth in My Life 
Mats Staub Basel | Berlin
Lothringer13_Nest | 12 € / 6 € 

Drei Gesprächskombinationen stehen zur Wahl:
A: Rania & Carsten (Hannover); Erika & Charlotte (Frankfurt) 
In deutscher Sprache 
B: Ahmed & Basso (Basel); Sharon & Hlengiwe (Johannesburg)
In deutscher Sprache und Englisch mit deutschen Untertiteln 
C: Donna & Cath (Manchester); Dominique & Smangele (Johannes-
burg) | Englisch mit deutschen Untertiteln 

26. und 27.10. jeweils 15, 16, 17, 18, 19 und 20 Uhr  
28. – 30.10. jeweils 17, 18, 19 und 20 Uhr 
Besuchsdauer 40 min

Cultural Exchange Rate UA

Tania El Khoury Beirut 
Einstein Kultur | 14 € / 7 € | In englischer Sprache

In CULTURAL EXCHANGE RATE teilt die Künstlerin Tania El Khoury 
ihre Familiengeschichte. Eine Geschichte des Lebens in einem Dorf 
an der Grenze zwischen Libanon und Syrien, des Überlebens von 
Kriegen, des gesammelten Geldes in wertlos gewordenen Währun-
gen, einer kurzen Migration nach Mexiko und eines Flusses, dem die 
kolonialen und nationalen Grenzen egal sind. Das interaktive Live-
Art-Projekt beruht auf Interviews, die die Künstlerin mit ihrer mitt-
lerweile verstorbenen Großmutter geführt hat, die älter war als die 
Libanesische Republik. Auf mündlich überlieferten Geschichten aus 
ihrem Dorf Akkar, auf Erzählungen von der Entdeckung verlorener 
Verwandter in Mexico City und vom Versuch der Familie, eine doppel-
te Staatsbürgerschaft zu erlangen. Die Zuschauer*innen sind einge-
laden, in eine Installation einzutauchen, in der Familiengeheimnis-
se versteckt liegen – als Klänge, Bilder und Texturen, in denen mehr 
als ein Jahrhundert der Grenzüberquerungen Spuren hinterlassen 
hat. Tania El Khoury war bei SPIELART bereits 2013 mit STORIES OF  
REFUGE und 2015 mit GARDENS SPEAK zu Gast. Bei SPIELART 2019 
ist von 25. bis 29.10. zudem ihre Arbeit AS FAR AS MY FINGERTIPS 
TAKE ME zu sehen.

In CULTURAL EXCHANGE RATE, artist Tania El Khoury shares her family 
memoirs of life in a border village between Lebanon and Syria. One 
marked by war survival, valueless currency collection, brief migration 
to Mexico, and a river that disregards the colonial and national borders. 
The interactive live art project is based on the artist’s recorded inter-
views with her late grandmother, who was older than the Lebanese 
Republic. On oral histories collected in her village in Akkar, the discove-
ry of lost relatives in Mexico City, and the family’s attempt to secure dual 
citizenship. The audience is invited to immerse themselves in the instal-
lation and to explore the sounds, images, and textures of traces of more 
than a century of border crossings. Tania El Khoury presented STORIES 
OF REFUGE at SPIELART back in 2013 and GARDENS SPEAK in 2015, and 
from Oct 25th to 29th she will be presenting AS FAR AS MY FINGERTIPS 
TAKE ME at SPIELART 2019. 

In seinem neuen Langzeitprojekt fragt Mats Staub nach den existen-
ziellen Grenz- und Übergangserfahrungen des Lebens: nach Gebo-
renwerden und Sterben, Lebensanfang und Lebensende. Er nähert 
sich diesen universellen Ereignissen über individuelle Erzählungen 
aus verschiedenen Teilen der Welt. Unter anderem in Deutschland, 
England und Südafrika hat er jeweils zwei Menschen zusammenge-
führt und sie bei ihrem Gespräch über Tod und Geburt gefilmt. In der 
Videoinstallation sind die beiden Gesprächspartner*innen auf zwei 
Bildschirmen zu sehen und die Besucher*innen schauen ihnen so-
wohl beim Sprechen als auch beim Zuhören ins Gesicht. Bei einem 
Besuch können jeweils zwei dieser Gespräche mitverfolgt werden. 
Bei SPIELART 2019 ist von 15. Oktober bis 9. November außerdem 
Mats Staubs Arbeit 21 – ERINNERUNGEN ANS ERWACHSENWERDEN 
zu sehen.

In his video project, Mats Staub explores the existential boundary and 
transition experiences of life: being born, dying, the beginning and 
end of life. He approaches these universal events via individual stories 
from different parts of the world. He brought together people in, for 
example, Germany, England and South Africa and filmed them talking 
about birth and death. In the video installation, two screens show 
both conversation partners simultaneously, which means they can be 
observed both speaking and listening. Visiting the work, two of the 
conversations can be watched. Mats Staub will be presenting his work 
21 – ERINNERUNGEN ANS ERWACHSENWERDEN at SPIELART 2019 
from Oct 15th to Nov 3rd. 

 AUDIOWALK  INTERAKTIVE INSTALLATION  INTERAKTIVE INSTALLATION VIDEOINSTALLATION

What is swept under the carpet in Germany and in European so-
ciety? God’s Entertainment take this question as a starting point for 
their artistic research and the installation that results from it. In the 
first week of the festival, guided by the Bosnian weaver and artist 
Ifeta and with help from residents of Munich, they weave a carpet 
(Ćilim). Its yarns, and its structure of warp and weft yarns conver-
ging in a complex textile, stands symbolically for social amalgama-
tions and people on the move in all kinds of ways: from tourists to 
migrants, refugees and asylum seekers, through to guest workers. 
Visitors can go and see the weavers at work in the Lothringer13_
Florida. In the second phase of the project, the carpet will be exhi-
bited, and underneath it there will be an installation consisting of 
visual and video material. In order to visit this multimedia collage, 
the viewers must themselves go to a place where all the forgotten 
and repressed things have collected: under the carpet. Godʼs Enter-
tainment have shown PASSANTENBESCHIMPFUNG at SPIELART 
2009, TRANS-EUROPA-BOLLYWOOD in 2011 and CHAUVINISM 
SCANNER in 2015. 

26.10., 27.10., 2.11, 3.11. und 9.11. jeweils 11 – 16 Uhr 
28.10. – 1.11. und 4. – 8.11. jeweils 13 – 16 Uhr  
Besuchsdauer 75 min, Start alle 10 min

Kanal Kirchner 
Hygiene Heute Berlin
Im Stadtraum, Audiowalk mit Start am Ampere und Ende am 
Gasteig | 5 € | Es ist eine Anmeldung unter info@spielmotor.de 
oder 089 / 2805607 erforderlich | In deutscher Sprache 

„Am 25. Mai 2001 bekommt Simone S. in einem Münchner Mas-
sagesalon einen Umschlag überreicht. Darin: Ein Walkman. Sie 
folgt der Stimme Schritt für Schritt durch München und wird nie 
wieder gesehen. Bernd Ernst und Stefan Kaegi haben ein Konzept 
für ein Hör-Theaterstück entwickelt, in dem der Zuschauer /-hörer 
sich auf eine zweifache Reise begibt: Den Anweisungen vom Band 
folgend, wandert er sowohl durch das reale München, als auch 
durch die vom Autor in Fragmenten vorgeschriebene Geschichte. 
Hörerlebnis und reale visuelle Eindrücke verbinden sich zu einem 
privaten Erlebnis in der Öffentlichkeit Münchens.“ So wurde KANAL 
KIRCHNER im Programmheft von SPIELART 2001 angekündigt. Der 
dystopische Hör-Spaziergang zieht das Publikum tief hinein in eine 
von Überwachung und Manipulation geprägte Gesellschaft. 18 Jahre  
nach seiner Entstehung haben der öffentliche Raum und seine 
Regeln sich auf eine Art verändert, die KANAL KIRCHNERS düster- 
trashige Visionen in neuem Licht erscheinen lässt.

“On 25 May 2001 Simone S. is given an envelope in a massage sa-
lon in Munich. In it, she finds a Walkman. She follows the voice step 
by step through Munich and is never seen again. Bernd Ernst and 
Stefan Kaegi have developed a concept for an audio theatre play in 
which the viewers / listeners embark upon a twofold journey: follow-
ing the instructions on the tape, they walk through both the real Mu-
nich and the fragmentary story prescribed by the author. The audio 
experience and real visual impressions combine to form a priva-
te experience within the public space of Munich.” This is how the 
SPIELART 2001 programme advertised KANAL KIRCHNER. The dys-
topian audio walk draws the audience deep into a society characte-
rised by surveillance and manipulation. 18 years since the play first 
appeared, public space and its rules have changed in such a way 
that KANAL KIRCHNER’s saturnine, trashy visions appear in a diffe-
rent light. 
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26.10. ab 23.30 Uhr Boxkeller MTV München  
27.10. ab 23 Uhr SB-Waschcenter 
28.10. ab 22 Uhr Harry Klein 

No.One.Gives.A.Mosquito’s.
Ass.About.My.Gig 
Nástio Mosquito Luanda | Gent | Lissabon
Eintritt frei | In englischer Sprache 

26. und 27.10. jeweils 19 – 20 Uhr 

Hungarian Acacia 
Kristóf Kelemen | Bence György Pálinkás  
Budapest
HochX | 14 € / 7 €  
Ungarisch mit englischen und deutschen Übertiteln  
Cool-Down nach der Vorstellung am 26.10.  
Künstler*innengespräch nach der Vorstellung am 27.10. 

Ein Großteil der Bewohner*innen Ungarns hält diesen Baum für das 
landestypische Nationalgewächs: gemeint ist die Gewöhnliche Ro-
binie (auch Falsche Akazie genannt). Es handelt sich bei ihr nicht 
um eine einheimische Art, sondern um eine Einwanderin aus Nord-
amerika, die sich zu einer der am weitest verbreiteten Pflanzenar-
ten in Ungarn entwickelt hat. Das Dasein des Baumes spaltet die 
Meinungen der Expert*innen. Umweltschützer*innen ist er ein Dorn 
im Auge, da sie ihn als Eindringling betrachten; wohingegen Förs-
ter*innen ihn für harmlos halten. Die Robinie wurde immer wieder 
als Symbol für verschiedene Ideologien verwendet – auch in den 
letzten Jahren. In HUNGARIAN ACACIA gehen Kristóf Kelemen 
und Bence György Pálinkás der Frage nach, wie ein einfacher Baum 
Gegenstand aufgeheizter politischer Debatten werden konnte. Sie 
bedienen sich dabei der Mittel eines postfaktischen Dokumentar-
theaters, das sich mit ausgewählten satirischen Aktionen in die po-
litische Diskussion einmischt und sogar zur Gründung einer Bewe-
gung führt – wird auch sie Wurzeln schlagen?

The majority of Hungarians regard this plant not only typically Hun-
garian but no less than a national treasure: the plant is the black lo-
cust (also known as false acacia). In fact, it is not a native species but 
an immigrant from North America which has become one of the most 
widespread plant species in Hungary. The existence of the tree di-
vides expert opinions: it is a thorn in the side of the environmenta-
lists, who see it as an invader of the biosphere; while foresters insist 
it is harmless. The black locust has been used and reused as a sym-
bol along different ideologies and recent years are no exception. In 
HUNGARIAN ACACIA Kristóf Kelemen and Bence György Pálinkás ask 
the question: how has a simple tree become the subject of heated po-
litical debate? In so doing, they draw on the tools of a post-fact docu-
mentary theatre which intervenes in the political debate with selected 
satirical campaigns and start a movement that offers an alternative 
interpretation of the acacia as a political symbol – the question re-
mains: will this take root too? 

27.10. 28.10.

27.10. 14 – 14.50 Uhr und 21 – 21.50 Uhr  
28.10. 19 – 19.50 Uhr 

Big Nothing EA

Dai Chenlian Beijing
Einstein Kultur | 14 € / 7 € | Keine Sprachkenntnisse erforderlich  
Cool-Down nach beiden Vorstellungen am 27.10.  
Künstler*innengespräch nach der Vorstellung am 28.10. 

In BIG NOTHING bedient der chinesische Künstler Dai Chenlian auf 
der Bühne ein selbstkonstruiertes Papierpuppen-Spiel. Fast ohne 
Worte entsteht anhand des Schattenspiels, mit dem der Künst-
ler immer wieder direkt interagiert, eine komplexe Erzählung. Sie 
schafft Querverbindungen zwischen verschiedensten Zeit- und Re-
alitätsebenen und begibt sich, ausgehend von Dai Chenlians Kind-
heitserinnerungen, in die mythische Welt des YOUYANG ZAZU. 
Diese Sammlung chinesischer Geistergeschichten und Legenden 
aus dem neunten Jahrhundert erscheint auf den ersten Blick bei-
nahe unsinnig: Münder wachsen aus Ellbogen und wollen gefüt-
tert werden, ein Mann verwandelt sich in eine Pagode, eine Biene 
bringt den Kopf einer Frau zum Explodieren. Indem Dai Chenlian 
diese Erzählungen mit seiner eigenen Biografie und Familienge-
schichte verflicht, erschafft er eine neue Form von Realität, die er 
als Hyperrealität bezeichnet und die zum Nachdenken über die Be-
schaffenheit von Wirklichkeit einlädt.

In BIG NOTHING the visual artist Dai Chenlian stages a self-conceived 
paper puppet show. Through shadow play, which is something he 
repeatedly and directly interacts with, Dai Chenlian develops a word-
less, complex narrative and thereby also his very own cosmos. This 
creates interconnections between different levels of time and reality 
and ultimately transports the audience into the mythical world of the 
YOUYANG ZAZU. At first glance, this collection of old Chinese ghost 
stories and legends from the ninth century seems almost nonsensi-
cal; the unfolding cycle of images eludes a clear interpretation and 
simple attributions: mouths grow out of elbows, wanting to be fed, 
a man transforms into a pagoda, a bee makes a woman’s head ex-
plode. By interweaving these narratives with his own biography, Dai 
Chenlian conjures up a new form of reality on stage which he descri-
bes as hyperreality. It invites us to think about the nature of reality.

28. und 29.10. jeweils 20.30 – 21.30 Uhr 

Pleasant Island DEA

Silke Huysmans | Hannes Dereere | CAMPO 
Brüssel | Gent 
Gasteig, Carl-Orff-Saal | 14 € / 7 € | Englisch mit deutschen  
Übertiteln | Cool-Down nach der Vorstellung am 28.10.  
Künstler*innengespräch nach der Vorstellung am 29.10. 

Nauru ist ein kleiner Inselstaat im Pazifik. Englische Walfänger 
nannten die Insel einst „Pleasant Island“. Die Geschichte des heu-
tigen Zwergstaates liest sich wie eine Parabel auf die westliche 
Welt. Denn nach der Entdeckung riesiger Phosphatvorkommen 
wurde Nauru zu einem der reichsten Länder der Erde. Auf jedem 
Stück Land wurde gegraben und abgebaut – bis die natürlichen 
Ressourcen der Insel erschöpft waren. Heute ist Nauru eines der 
ärmsten Länder der Welt. Um Staatseinnahmen zu erzeugen, in-
terniert Nauru auf australisches Geheiß Geflüchtete. Silke Huys-
mans und Hannes Dereere begaben sich für PLEASANT ISLAND 
auf Recherchereise nach Nauru. Dort sprachen sie mit Einwoh-
ner*innen und Geflüchteten. Wegen drohender Repressalien ver-
zichteten sie auf Kameraequipment und beschränkten sich für 
Interviews auf das Mobiltelefon. Die Ästhetik des Smartphones 
beherrscht auch das Bühnengeschehen. Die dokumentarische 
Unmittelbarkeit verweist auf die Dringlichkeit der Situation: Denn 
das zerstörte Ökosystem Naurus ist ein Vorbote für eine drohen-
de weltweite Umweltkatastrophe. Silke Huysmans und Hannes 
Dereere waren bei SPIELART 2017 mit MINING STORIES zu sehen.

Nauru is a small island state in the Pacific. English whalers once 
called it “Pleasant Island”. The history of this present-day mini state 
can be read as a parable of the western world. Following the discove-
ry of enormous phosphate reserves, Nauru became one of the richest 
countries in the world. Every inch of land was dug up and mined – un-
til the island’s natural resources were completely depleted. Today, 
Nauru is one of the poorest countries in the world. To generate state 
income, Nauru interns refugees at Australia’s behest. Silke Huysmans 
and Hannes Dereere travelled to Nauru on a research trip for their 
project PLEASANT ISLAND. Once there, they talked to inhabitants and 
refugees. Because they were threatened with reprisals, they dispen-
sed with camera equipment and limited themselves to interviews on 
mobile phones. The aesthetic of the smartphone also dominates the 
events on stage. The documentary immediacy points to the urgency 
of the situation: Nauru’s decimated ecosystem is the harbinger of a 
looming global environmental catastrophe. 

“KARAOKE SUCKS!!!”

Yes, that has been my attitude towards this extra-social activity 
for the past 25 years of my life. Now …
I have no band.
I have no shame.
I have no interactive skills. I do not give a fuck about applause.  
Just love …
I have something to share.
I have songs, and with them I have the best karaoke session in 
the world.
Well … I would, if it was an actual karaoke session, and I actually 
knew the lyrics of the songs.

“KARAOKE ROCKS, I SAY!”

 THEATER  PERFORMANCE  PERFORMANCE  PERFORMANCE

am 27.10.
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29.10.

29. und 30.10. jeweils 19 – 20 Uhr 

On Thin Ice 
Ogutu Muraya Nairobi
HochX | 12 € / 6 € | In englischer Sprache  
Künstler*innengespräch nach der Vorstellung am 30.10.

Als Ogutu Muraya 2014 für sein Masterstudium von Nairobi nach 
Amsterdam zieht, beginnt er, Tagebuch zu führen. Was anfangs 
dazu dienen soll, seine Identität vor der unvertrauten Kulisse einer 
fremden Stadt zu kartografieren und lokalisieren, wächst über die 
Jahre hinweg zu einem komplexen persönlichen Archiv an. Der 
Aufenthalt in den Niederlanden ist für Ogutu Muraya wunder-
schön, komplex und schmerzhaft zugleich, ein Amalgam parado-
xer Erfahrungen. Zurück in Nairobi ist er nun dabei, aus seinem ste-
tig wachsenden Tagebuch fragmentarische Memoiren zu formen, 
die ihm helfen sollen, die Herausforderungen seiner Erfahrung der 
Diaspora zu verstehen. ON THIN ICE ist eine performative Lesung 
eines Auszugs dieses fortlaufenden Buchprojekts. Ogutu Muraya 
war bei SPIELART 2015 mit NOBODY KNOWS MY NAME und 2017 
mit BECAUSE I ALWAYS FEEL LIKE RUNNING zu sehen.

As Ogutu Muraya moves from Nairobi to Amsterdam in 2014 to be-
gin his Master’s studies, he starts keeping a diary. What starts as an 
exercise to map and locate his inner self against an unfamiliar back-
drop grows into a complex personal archive over the years. Murayaʼs 
stay in the Netherlands turns out to be, as he says, “beautiful, com-
plex and painful – an amalgam of paradoxical experiences”. Back in 
Nairobi now, he is in the process of turning his ever expanding diary 
into a kind of fragmented memoir where he seeks to understand the 
challenges of his diaspora experience. ON THIN ICE is a performance 
reading of an excerpt from this ongoing book project. Ogutu Muraya 
performed NOBODY KNOWS MY NAME at SPIELART in 2015 and  
BECAUSE I ALWAYS FEEL LIKE RUNNING in 2017. 

29.10. 20.30 – 21.30 Uhr | 30.10. 19 – 20 Uhr 

The Ecstatic DEA

Jeremy Nedd | Impilo Mapantsula 
New York | Basel | Johannesburg
Münchner Kammerspiele, Kammer 2 | 19 € / 6 €  
Keine Sprachkenntnisse erforderlich  
Künstler*innengespräch nach der Vorstellung am 30.10.

In Südafrikas Townships entstand während der Apartheids-Zeit 
die energiegeladene Tanzform des Pantsula. Um die extrem 
schnellen und virtuosen Schrittfolgen herum bildete sich bald 
eine neue Subkultur. Ihre Codes zeigen sich auch heute anhand 
von Kleidung, Sprache, Musik und einer ganz speziellen Lebens-
philosophie. In THE ECSTATIC lassen Jeremy Nedd und Impilo 
Mapantsula den Pantsula auf eine andere Tanztradition treffen – 
den Praise Break. Er stammt aus dem kirchlichen Kontext der Pen-
tecostalbewegung (Pfingstbewegung). Bei diesen Gottesdiensten 
verschmelzen Tanz, Stimme und Klang auf überschwängliche 
Weise. Die Teilnehmenden machen die Erfahrung einer wahrhaf-
ten Ekstase. Was aber passiert beim Zusammentreffen der beiden 
Tanzstile? Jeremy Nedd und Impilo Mapantsula rücken in THE 
ECSTATIC den „Break“ in den Fokus. Er wird wörtlich verstanden 
– als eine Unterbrechung. Auf der Bühne scheint die Zeit beina-
he still zu stehen, während die sechs Tänzer in einer präzisen Be-
wegungsstudie dem Moment ekstatischen Erlebens sowie einem 
Aufgehen in der Gemeinschaft nachspüren. 

During the period of apartheid in South Africa, an energetic dance 
form, pantsula, emerged in the townships. Very soon, a new sub-cul-
ture grew up around the extremely fast and virtuoso step sequences. 
Their codes are still visible today in the form of clothing, language, 
music, and a very particular life philosophy. In THE ECSTATIC, Jeremy 
Nedd and Impilo Mapantsula bring the pantsula together with an-
other dance tradition – the praise break. It comes from the church 
context of the Pentecostal movement. These church services com-
bine dance movements, voice and sound in an exuberant way. The 
participants experience true ecstasy. But what happens in the en-
counter between the two dance styles? In THE ECSTATIC, Jeremy 
Nedd and Impilo Mapantsula make the “break” the focus. It is un-
derstood literally – as an interruption. On stage, time almost seems 
to stand still, while six dancers explore the moment of ecstatic expe-
rience as well as a sense of absorption into a community in a precise 
study of movement.

30.10. 31.10.

One of the most frequently searched questions on Google is: “How 
can I be normal?” Normality seems to be an ideal for many people. In 
MIKADO REMIX Louis Vanhaverbeke deals with the compulsion for 
normality, which is simultaneously always an articulation of a lon-
ging for social integration. Individuals want to belong and be ac-
cepted. Adhering to the norm promises psychological peace, but it 
also gives rise to new compulsions. In MIKADO REMIX the limits of 
normality are as figurative as they are literal. Louis Vanhaverbeke, 
an accomplished handyman, fills the stage with hoardings, storage 
boxes and a fuse box. He creates unexpected combinations which 
spin out of control. The complex proceedings tip over into the un-
canny. Vanhaverbeke keeps building, drilling and stacking. On an 
acoustic level too: here, he samples, raps and beatboxes. He gives 
spatial form to his inner world through DIY constructions, opens 
doors where previously there were only boundaries, and windows 
where, until recently, there were only mirrors.

30.10. 21 – 22 Uhr | 31.10. 20 – 21 Uhr 

Mikado Remix
Louis Vanhaverbeke | CAMPO Gent
Muffathalle | 14 € / 7 € | In englischer und flämischer Sprache, 
Sprachkenntnisse nicht zwingend erforderlich  
Cool-Down nach der Vorstellung am 30.10.  
Künstler*innengespräch nach der Vorstellung am 31.10. 

Eine der am häufigsten bei Google eingegebenen Fragen lautet: 
„How can I be normal?“ Für viele Menschen scheint Normalität 
ein Ideal zu sein. Louis Vanhaverbeke beschäftigt sich in MIKADO 
REMIX mit dem Drang nach Normalität, in dem sich stets auch 
eine Sehnsucht nach sozialer Integration artikuliert. Individuen 
wollen dazugehören und akzeptiert werden. Die Einhaltung der 
Norm verspricht seelischen Frieden, es entstehen aber auch neue 
Zwänge. In MIKADO REMIX sind die Grenzen der Normalität eben-
so bildlich wie buchstäblich. Louis Vanhaverbeke, ein versierter 
Handwerker, füllt die Bühne mit Bauzäunen, Aufbewahrungsboxen 
und einem Sicherungskasten. Er schafft ungeahnte Verknüpfun-
gen, die außer Kontrolle geraten. Das komplexe Geschehen kippt 
ins Unheimliche. Vanhaverbeke baut, bohrt und stapelt weiter. 
Auch auf klanglicher Ebene: Dort sampelt, rappt und beatboxt er. 
Seiner Innenwelt gibt er durch DIY-Konstruktionen räumliche Ge-
stalt, öffnet Türen, wo es vorher nur Grenzen gab, und Fenster, wo 
man bis vor kurzem nur Spiegel sah. 2017 war Louis Vanhaverbeke 
bei SPIELART mit seinem Stück MULTIVERSE zu sehen.

31.10. 18 – 24 Uhr | Einlass jederzeit möglich 

Speak Bitterness
Forced Entertainment Sheffield
Gasteig, Carl-Orff-Saal | Eintritt frei | In englischer Sprache 

Schuldbekenntnisse finden in den unterschiedlichsten gesellschaft-
lichen Kontexten statt: In Talkshows, in Kirchen, vor Gericht und von 
Angesicht zu Angesicht. SPEAK BITTERNESS wurde bei SPIELART 
erstmals im Jahr 1997 gezeigt – in einer Zeit, in der die politische 
und mediale Landschaft, in der solche Eingeständnisse stattfanden, 
noch eine völlig andere war. Das Stück ist eine nicht enden wollen-
de Folge verschiedenster Beichten. Manche von ihnen sind klein und 
erzählen von alltäglichen Verfehlungen. Davon, den Hund nicht spa-
zieren geführt zu haben oder heimlich in fremden Tagebüchern zu 
lesen. Andere wiederum sind Berichte gigantischer Betrügereien 
und schwerer Verbrechen bis hin zu Massenmord und Genozid. Wäh-
rend die Performer*innen sich mit sanfter Stimme zu diesen Taten 
bekennen, liefern sie sich dem Blick der Zuschauer*innen ganz be-
wusst aus und überlassen ihnen das Urteil über Schuld, Unschuld 
und alles, was dazwischen liegt. Forced Entertainment zeigten be-
reits neun Theaterarbeiten bei SPIELART. Bei der diesjährigen 
Festivalausgabe sind drei ihrer mehrstündigen Stücke zu sehen. 
12AM: AWAKE & LOOKING DOWN wird am 2.11. gezeigt, AND ON 
THE THOUSANDTH NIGHT am 8.11.

Confessions of guilt take place in the most varied social contexts: on 
talk shows, in churches, in court, and face to face. SPEAK BITTERNESS 
was first presented at SPIELART in 1997 – at a time when the political 
and media landscape in which such confessions took place was en-
tirely different. The play is a never-ending series of different confes-
sions. Many of them are minor, telling of everyday misdemeanours, 
such as not having taken the dog for a walk, or having secretly read 
other people’s diaries. Others, however, are accounts of gargantuan 
acts of deceitfulness and serious crimes, as severe as mass murder 
and genocide. As the performers confess these deeds in soft voices, 
they consciously surrender themselves to the gaze of the audience,  
leaving it up to them to judge guilt, innocence and every thing that 
lies between. Forced Entertainment have already presented nine 
theatrical works at SPIELART. This year they will be presenting three of 
their durational plays. 12AM: AWAKE & LOOKING DOWN will be shown 
on Nov 2nd, AND ON THE THOUSANDT NIGHT on Nov 8th. 

 LECTURE-PERFORMANCE   TANZPERFORMANCE  PERFORMANCE  DURATIONAL-PERFORMANCE
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1.11.

1. – 3.11. jeweils 19 – 21.40 Uhr 

Rehab Training DEA

Geumhyung Jeong Seoul 
Muffatwerk | 14 € / 7 € | Keine Sprachkenntnisse erforderlich 

Puppen, Staubsauger, Sexspielzeuge, Fitnessgeräte, Haarbürs-
ten … Das sind nur einige der Alltagsobjekte, die die südkoreani-
sche Choreografin und Performancekünstlerin Geumhyung Jeong 
in den letzten Jahren gesammelt und zu ihren Spielpartnern ge-
macht hat. In ihren Performances erforscht sie immer wieder die 
merkwürdigen Beziehungen zwischen ihrem Körper und diesen 
Objekten der Moderne. REHAB TRAINING ist ein Duett mit einer 
lebensgroßen, männlichen Puppe, hergestellt als künstlicher Pa-
tient zur Ausbildung von Pflegepersonal. Diesen Dummy lässt 
 Geumhyung Jeong in akribischer Kleinstarbeit eine Art Reha-Trai-
ning durchlaufen, das aus konkreten Aufgabenstellungen besteht: 
Unter ihrer Kontrolle lernt er, sich zu bewegen, zu laufen und sie 
anzufassen. Mit beinahe irritierender Ruhe und Besonnenheit wid-
met sich Geumhyung Jeong dem Versuch, ihren Partner interak-
tionsfähig zu machen und eine Beziehung zu ihm herzustellen. Die 
Zuschauer*innen werden zu Voyeur*innen der wachsenden Intimi-
tät innerhalb dieses absurden Pas de deux. Geumhyung Jeong war 
bei SPIELART bereits 2015 mit CPR PRACTICE zu sehen. 

Dummies, vacuum cleaners, sex toys, fitness equipment, hairbru shes 
… these are just some of the everyday items that South Korean cho-
reographer and performance artist Geumhyung Jeong has collected 
over the past few years and turned into her performance partners. 
In her performances she explores time and again the uncanny rela-
tionships between her body and these objects of modernity. REHAB 
TRAINING is a duet with a life-size male dummy that was created 
as an artificial patient for training nursing staff. Geumhyung Jeong 
painstakingly puts this dummy through a kind of rehab training con-
sisting of set concrete tasks: under her control, he learns to move, 
walk and touch her. With almost irritating calmness and prudence, 
Geumhyung Jeong devotes herself to the attempt to make her part-
ner capable of interaction and to forge a relationship with him. The 
audience become voyeurs in the growing intimacy within this absurd 
pas de deux. Geumhyung Jeong appeared at SPIELART back in 2015 
with her piece CPR PRACTICE. 

2.11.

ONDAANISA YO POMUDHIME (DER TANZ DES GUMMIBAUMS) ist ein 
Ritual der Bewegungen zwischen körperlichen und institutionel-
len Archiven. Nashilongweshipwe Mushaandja entwickelt einen in-
timen und immersiven queeren Tanz, den er sich an einem Gummi- 
  baum vorstellt, aber in einem Bau aus Beton performt – dem Mu  - 
seum. Er greift hierbei auf ein akustisches Archiv aus Stille, Lärm, 
Liebes- und Kampfesliedern aus Südafrika zu, um der systemati-
schen Auslöschung und Ausschließung der Wissensquellen ent-
gegen zu wirken, die sich an den Rändern und in den Bruchstel   - 
len kolonial-nationalistischer Archive finden. Der Gummibaum 
(Omudhime) wird ursprünglich für Rituale der Reinigung und 
Grenzüberschreitung genutzt. Feuer, Salz und Marula- Kerne sym-
bolisieren die Enteignung von Land und die Rückkehr zur Erde.  
„Odalate naiteke“ (Der Zaun muss durchbrochen werden) – auf 
diesen Slogan, der 1971 (Namibia unterstand in dieser Zeit der 
südafrikanischen Mandats macht) von landesweit protestie renden 
namibischen Arbeiter*innen verwendet wurde, beruft sich der 
Künstler. Für ihn kann es weder Frieden, Heilung noch Versöhnung 
geben, wenn es keine Umverteilung von Land und keine restaura-
tive Gerechtigkeit gibt. 

ONDAANISA YO POMUDHIME (THE DANCE OF THE RUBBER TREE) 
is a ritual of movement between embodied, spatial and institutional 
archives. Nashilongweshipwe Mushaandja devises an intimate and 
immersive queer dance imagined at a Rubber Tree but performed 
in a concrete archive, the museum. He plays a sonic repertoire of  
silence, noise, love and struggle songs from southern Africa as a 
form of resisting the systemic erasure and exclusion of knowledges 
present on the margins and in the cracks of colonial-nationalist ar-
chives. Omudhime (Rubber Tree) is indigenously used in cleansing 
and memorial moments of border crossing. Fire, salt, spears and 
marula-seed stones are used to reflect on land dispossession and 
returning the land to itself. The artist suggests “Odalate Naiteke” 
(the fence must break), a slogan used by Namibian protesting con-
tract laborers nationwide in 1971 (when Namibia was under South 
African rule). There cannot be peace, healing and reconciliation if 
there is no redistribution and restorative justice.

1.11. 17 – 18 Uhr

Ondaanisa yo Pomudhime 
Nashilongweshipwe Mushaandja Windhoek 
Staatliches Museum Ägyptischer Kunst | Eintritt frei  
In englischer Sprache

2.11. 17 – 23 Uhr | Einlass jederzeit möglich 

12am: Awake & Looking Down 
Forced Entertainment Sheffield
HochX | Eintritt frei  
Schilder in englischer Sprache

12AM: AWAKE & LOOKING DOWN entstand 1996 und war Forced  
Entertainments erste Durational Performance, ein Dauer-Stück von 
damals zwölf Stunden. Es untersucht das Verhältnis von Persön-
lichkeiten und den Labels, mit denen sie versehen werden. Wäh-
rend eine Gruppe von Performer*innen sich über Stunden hinweg 
mit Second-Hand-Kleidung und Pappschildern kostümiert dem 
Publikum präsentiert, entsteht ein Kaleidoskop an Rollenbildern. 
12AM macht die körperliche Anstrengung der Darsteller*innen 
sichtbar, während sie mit wachsendem Erfindungsgeist zu Figu-
ren werden, die wir alle kennen und unzählige Male gesehen ha-
ben: in Filmen, trashigen Fernsehsendungen, im Supermarkt, auf 
der Straße und natürlich auch beim Blick in den Spiegel. Durch die 
Länge – bei SPIELART werden es sechs Stunden sein – liegt unter 
allen Vorgängen eine Ahnung von Verfall und Vergänglichkeit, die 
dem Stück eine spezielle Energie einhaucht. Forced Entertainment 
zeigten bereits neun Theaterarbeiten bei SPIELART. Bei der dies-
jährigen Festivalausgabe sind drei ihrer mehrstündigen Stücke zu 
sehen. SPEAK BITTERNESS wird am 31.10. gezeigt, AND ON THE 
THOUSANDTH NIGHT am 8.11.

12AM: AWAKE & LOOKING DOWN was created in 1996 and was Forced  
Entertainmentʼs first durational performance; it was conceived as a 
play lasting twelve hours. It explores the relationship between perso-
nalities and the labels that are attached to them. A group of perfor-
mers presents itself to the audience over a period of hours in costu-
mes made up of second-hand clothing and cardboard signs, giving 
rise to a kaleidoscopic array of roles. 12AM makes the performers’ 
physical exertion visible, as, with increasing creativity, they become 
characters we all know and have seen countless times: in films, on 
trashy TV programmes, in the supermarket, on the street, and of 
course also when we look in the mirror. Due to the length of the per-
formance – at SPIELART it will be six hours –, an underlying sense of 
decay and transience pervades the events, lending the play its par-
ticular energy. Forced Entertainment have already presented nine 
theatrical works at SPIELART. This year they will be presenting three 
of their durational plays. SPEAK BITTERNESS will be shown on Oct 
31st, and AND ON THE THOUSANDTH NIGHT on Nov 8th. 

Das 21. Jahrhundert ist keine sichere Zeit für Kinder und Jugend-
liche: Vorfälle wie das Massaker in der Beslan Schule in Nordosse-
tien 2004, die Entführungen von Schülerinnen im Norden Nigerias 
durch die Terrorgruppe Boko Haram, die Tatsache, dass Donald 
Trump tausende Kinder in den USA getrennt von ihren Eltern ge-
fangen halten lässt und die erschütternde Anzahl von Fällen se-
xuellen Missbrauchs in der katholischen Kirche sind nur einige 
Beispiele hierfür. Jelili Atikus Performance ỌLỌ́MỌYỌYỌ ist ein 
Ritual der Sühne und Abbitte für die Gewalt, die Kindern tagtäg-
lich angetan wird. Der Multimediakünstler führt die aus Tanz und 
Prozession bestehende Aktion gemeinsam mit zwei Yoruba-Pries-
terinnen und vier weiteren Frauen durch. Atiku verkörpert in der 
Performance den Geist der Göttin Kori, den er in Form einer höl-
zernen Statue trägt. In der westafrikanischen Yoruba-Religion ist 
sie es, die über Gesundheit, Glück und Wachstum von Kindern 
wacht. Das komplexe Ritual, dessen genauer Ablauf spontan aus 
der Situation und Umgebung heraus entsteht, möchte auf die 
prekäre Situation von Kindern weltweit aufmerksam machen und 
ihren Schutz zum obersten Gebot erheben.

The 21st century is by no means a safe time for children and adoles-
cents: events such as the massacre in the Beslan school in North 
Ossetia in 2004, the kidnapping of school pupils in northern Nigeria  
by the terrorist group Boko Haram, the fact that Donald Trump has 
thousands of children detained separate from their parents in the 
USA, and the harrowing number of cases of sexual abuse in the 
Catholic church are just a few examples of this. Jelili Atikus’ perfor-
mance, ỌLỌ́MỌYỌYỌ is a ritual of apology and atonement for the 
violence committed against children on a daily basis. The multime-
dia artist leads the actions, which consist of ritualistic dance, rites 
and procession, together with two Yoruba priestesses and four other 
women. In the performance, Jelili Atiku embodies the spirit of the 
goddess Kori, carrying a wooden statue representing her. In the 
West African Yoruba religion, it is she who guards the health, hap-
piness and growth of children. The aim of the complex ritual – the 
precise sequence of which arises spontaneously out of the situation 
and the environment – is to draw attention to the precarious situa-
tion of children across the world and to make their protection the 
highest priority. 

2.11. 17 – 18 Uhr 

Ọlọ́mọyọyọ
Jelili Atiku Lagos
Staatliches Museum Ägyptischer Kunst | Eintritt frei | In englischer 
Sprache und Yoruba, Sprachkenntnisse nicht zwingend erforderlich 
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3.11.

3.11. 11 – 12 Uhr

Totem EA

Christian Etongo Yaoundé
Museum Fünf Kontinente | Eintritt frei  
Lieder in Ewondo, Sprachkenntnisse nicht erforderlich

Das Totem ist in traditionellen afrikanischen Religionen ein Iden-
tifikationsobjekt, das eine Gruppe mit einer unerschütterlichen 
Verbindung zusammenhält. Häufig handelt es sich um eine von 
Symbolen bedeckte, vertikale Skulptur aus Holz. Der Kopf ist meist 
übergroß, denn als Sitz des Denkens gilt er als nobelster Teil des 
Körpers. Das vom Totem verkörperte Tier oder Gewächs wird als 
heilig angesehen und darf nicht gegessen oder gehandelt wer-
den. Christian Etongos Arbeiten sind komplexe Aufstellungen, die 
Mythen und Rituale performativ überschreiben, um eine Art neu-
en (zentral-)afrikanischen Kulturbegriff zu begründen. In TOTEM 
agiert er als Ngan’Ngan, eine Art Zeremonienmeister, und insze-
niert die symbolische Rückführung eines Totems, das von einem 
anderen Clan gestohlen wurde. Auf der Bühne sind neun Masken in 
einem Kreis angeordnet, Christian Etongo steht in ihrer Mitte und 
versucht, die verlorene zehnte Maske zurück zu beschwören. Es be-
ginnt ein Ritual, das die Grenzen zwischen Inszenierung, Realität, 
spiritueller Welt und Theater verschwimmen lässt.

In traditional African religions, the totem is an object of identification 
that keeps a group together by means of an unbreakable bond. The 
totem is often a vertical wooden sculpture covered in symbols. The 
head is usually outsized, for as the seat of thought, it is considered 
to be the noblest part of the body. The animal or plant embodied by 
the totem is regarded as sacred and may be neither eaten nor used 
in trade. Christian Etongo’s works are complex compilations which 
performatively transcribe myths and rituals in order to establish a 
kind of new (central) African concept of culture. In TOTEM he acts as 
a Ngan’Ngan, a kind of master of ceremonies, staging the symbolic 
return of a totem that was stolen by another clan. Nine masks are ar-
ranged in a circle on the stage. Christian Etongo stands in the middle 
of the circle and tries to conjure up again the lost tenth mask. Thus 
begins a ritual which blurs the boundaries between performance, re-
ality, spiritual world and theatre. 

The ORESTEIA is not merely the only trilogy that has come down to 
us from the theatre of antiquity; it is also the founding myth of wes-
tern civilisation. In OREST IN MOSSUL, Milo Rau transports this an-
tique material and travels with his ensemble to war-ravaged Mosul. 
The “Islamic State” declared its caliphate in the Iraqi town in 2014. 
In barely any other place in the world does the principle of blood 
vengeance, the never-ending cycle of revenge which also drives 
Orestes, seem more manifest than here, where inhabitants are con-
fronted with the question of how to deal with captured IS fighters. 
Milo Rau stages this tragedy with a mixed ensemble of actors of 
European and Iraqi descent, and with investigations and sub-pro-
jects in Mosul presented in the form of video projections. The over-
arching question is: Is it possible to break the cycle of violence in 
Mosul and replace it with a principle of jurisdiction, integration and 
reconciliation?

2.11. 20 – 21.40 Uhr | 3.11. 18.30 – 20.10 Uhr

Orest in Mossul 
Milo Rau | NTGent Gent
Münchner Kammerspiele, Kammer 1 | 10 – 41 € / 8 €  
Niederländisch, Arabisch und Englisch mit deutschen und  
englischen Übertiteln  
Künstler*innengespräch nach beiden Vorstellungen

Die ORESTIE ist nicht nur die einzige erhaltene Trilogie des an-
tiken Theaters, sie ist zugleich Gründungsmythos der westlichen 
Zivilisation. In OREST IN MOSSUL transportiert Milo Rau den An-
tikenstoff und reist mit seinem Ensemble in das kriegsversehrte 
Mossul. In der irakischen Stadt rief im Jahr 2014 der „Islamische 
Staat“ sein Kalifat aus. An kaum einem Ort der Welt scheint das 
Prinzip der Blutrache, des nie enden wollenden Kreislaufs der Re-
vanche, von dem auch die ORESTIE geleitet ist, naheliegender 
als hier, wo Bewohner*innen mit der Frage konfrontiert sind, wie 
mit gefangenen IS-Kämpfer*innen umzugehen ist. Milo Rau insze-
niert diese Tragödie mit einem gemischten Ensemble aus europäi-
schen und irakischstämmigen Schauspieler*innen, mit Recherchen 
und Projektteilen in Mossul, die in Form von Videoprojektionen zu 
sehen sind. Über allem steht die Frage: Kann in Mossul der Kreis-
lauf der Gewalt durchbrochen und durch ein Prinzip der Rechtspre-
chung, Integration und Versöhnung ersetzt werden? Bei SPIELART 
war Milo Rau zuletzt 2015 mit THE CIVIL WARS und THE DARK 
AGES und 2017 mit DIE 120 TAGE VON SODOM zu sehen. 

A SONG TO HEAR YOU ARRIVING ist ein individuelles Requiem, 
ein extrem persönliches Ritual der Trauer. Die Solo-Performance 
sucht nach Worten, die an einen Verstorbenen gerichtet werden 
können. Was letztlich entsteht, ist ein Klangteppich aus Textfrag-
menten, Vogelstimmen, Trommelschlägen, Gelächter, Tränen und 
einem Epilog.

A SONG TO HEAR YOU ARRIVING is an individual requiem, an ex-
tremely personal ritual of grief. The solo performance searches for 
words to address to a deceased person. What is ultimately created 
is a tapestry of sound made up of fragments of text, birdcalls, drum-
beats, laughter, tears and an epilogue.

3.11. 15 – 16 Uhr

A Song To Hear You Arriving DEA

Sofia Dinger Lissabon
Einstein Kultur | 14 € / 7 € | In englischer Sprache 
Künstler*innengespräch nach der Vorstellung 

This song is about
I miss you, but sometimes I donʼt, because I almost forget (you).
I never thought that to mourn would be like this.
Itʼs about the last time we laughed together
that last last time we laughed together
that perfect last time
Itʼs about laughing one last time together, again and again.
This song is about
all those ghosts: I want to talk to them. We can still play birds.

My Body Belongs to Me 
Laila Soliman | Ruud Gielens  
Kairo | Antwerpen | Niedersachsen
Gasteig, Carl-Orff-Saal | 18 € / 9 €  
Arabisch mit deutschen und englischen Übertiteln  
Künstler*innengespräch nach der Vorstellung

MY BODY BELONGS TO ME ist eine dichte und direkte Theaterarbeit, 
die in einem minimalistischen Bühnensetting von den Darstelle-
rinnen getragen wird. Aus dem Sudan und Eritrea kommend sind 
sie Mitglieder einer selbst organisierten Gruppe, die sich gegen 
FGM (female genital mutilation / weibliche Genitalverstümmelung) 
einsetzt. In MY BODY BELONGS TO ME stehen die Aktivistinnen –  
Mütter, Hausfrauen und Berufstätige – auf der Bühne, singen tradi-
tionelle Frauenlieder und erzählen mit bemerkenswerter Offenheit 
ihre sehr individuellen Lebensgeschichten: vom Heranwachsen als 
Frauen, vom Eingriff und seinen Folgen, ihrem Weg nach Deutsch-
land, von Unterstützung und Solidarität – fern von Klischees. Laila  
Soliman war bei SPIELART zuletzt 2017 mit ZIG ZIG zu Gast. Sie 
ist Regisseurin des Stückes MUSEUM OF LUNGS, das ebenfalls bei 
SPIELART 2019 zu sehen sein wird.

MY BODY BELONGS TO ME is a dense and direct theatrical work per-
formed in a minimalist stage setting. The performers, originally from 
Sudan and Eritrea, are members of a self-organised group that cam-
paigns against FGM (female genital mutilation). In MY BODY BELONGS 
TO ME, the activists – mothers, housewives and working women – 
stand on stage, sing traditional women’s songs, and tell their very 
individual life stories with remarkable openness: stories of growing 
up as women, the mutilation and its consequences, how they came to 
Germany, and their experiences of support and solidarity – far beyond  
any clichés. Laila Soliman presented ZIG ZIG at SPIELART 2017. She 
is the director of MUSEUM OF LUNGS which will also be shown at 
SPIELART 2019.

D O P P E LV O R S T E L L U N G  | 3.11. 18 – 20 Uhr 

 THEATER  PERFORMANCE /  RITUAL  PERFORMANCE /  RITUAL  THEATER
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4.11.

4.11. 19 – 20 Uhr 

Versuch über das Sterben DEA

Boris Nikitin Basel
HochX | 12 € / 6 € | Deutsch mit englischen Übertiteln 

Ein Jahr nach dem Tod seines Vaters, beginnt der Autor und Re-
gisseur Boris Nikitin die Geschichte von dessen ALS-Erkrankung 
aufzuschreiben. Die Krankheit macht kurzen Prozess: Von der 
Diagnose bis zum Tod dauert es knapp ein Jahr. Sehr früh er-
öffnet der Vater, dass er einen assistierten Suizid in Erwägung 
zieht. Eine Aussage, die vieles ändert. In der Lecture-Performance  
VERSUCH ÜBER DAS STERBEN verbindet Nikitin die Geschichte 
dieses Outings mit der Geschichte seines eigenen Coming-Outs 
als schwuler Mann vor 20 Jahren. Dabei entwickelt er einen Thea-
terabend über den Schritt in die Öffentlichkeit, das Brechen von 
gesellschaftlichen Tabus und die Verwundbarkeit, die sich ein-
stellt, wenn Menschen beginnen, sich sichtbar und hörbar zu ma-
chen. VERSUCH ÜBER DAS STERBEN ist ein Stück über den Blick 
der Anderen, die Überwindung von Schamgrenzen und über die 
Utopie einer Verletzlichkeit, die kein Mangel des Menschseins ist, 
sondern eine revolutionäre Fähigkeit.

A year after his father’s death, the author and director Boris Nikitin  
starts writing down the story of his father’s motor neurone disease.  
The illness makes quick work of people: the time it takes from diag-
nosis to death is just under a year. Very early on, Nikitin’s father 
made it known that he was considering assisted suicide. A decla-
ration which changed many things. In the lecture-performance, 
Nikitin combines the story of this outing with the story of his own 
coming-out as a gay man 20 years ago. In so doing, he creates an 
evening of theatre focused on stepping into the public gaze, break-
ing social taboos, and the vulnerability that arises when people 
begin to make themselves seen and heard. VERSUCH ÜBER DAS 
STERBEN (ATTEMPT ON DYING) is a play about the gaze of others, 
overcoming inhibitions, and the utopia of a vulnerability that is by no 
means a deficiency in humanity but rather a revolutionary capacity.

3.11. 20.30 – 22.15 Uhr | 4.11. 21 – 22.45 Uhr

All Inclusive 
Julian Hetzel | CAMPO Wolfach | Utrecht | Gent
Münchner Kammerspiele, Kammer 2 | 19 € / 6 €  
Englisch mit deutschen Übertiteln, kurze Passagen ohne Übertitel  
Künstler*innengespräch nach beiden Vorstellungen

Mehrere Kilogramm Kriegstrümmer sind das Rohmaterial in Julian 
Hetzels Performance ALL INCLUSIVE. Sie stammen aus Syrien und 
sind Produkte eines Konfliktes, der seit über acht Jahren wie kaum 
ein anderer die politische Wirklichkeit und ihre mediale Wahrneh-
mung formt. Das Publikum beobachtet in ALL INCLUSIVE die Füh-
rung einer Gruppe geflüchteter Syrer*innen, die von einer Kunst-
vermittlerin mit dem westlichen Kanon vertraut gemacht werden 
soll. In der fiktiven Museumssituation wird die Gruppe mit Kriegs-
trümmern konfrontiert, die in diesem Kontext als Exponate er-
scheinen. Julian Hetzel hinterfragt die Ästhetisierung von Gewalt. 
Wenn aus Bombentrümmern Skulpturen geformt werden können 
und wenn ein mündlicher Vortrag, der die Zahlen von Kriegsto-
ten referiert, per Synthesizer zu Tönen und Musik verwandelt wer-
den kann, wie verhält sich dann der Schrecken zu künstlerischer 
Schönheit und deren Produktion? Julian Hetzel bezieht bei allen  
Fragen die konkrete Realität von Geflüchteten mit ein. Den Lu-
xus, eine Fliegerbombe in rein ästhetischen Kategorien zu erfas-
sen, haben sie nicht. Bei SPIELART war Julian Hetzel bereits 2013 
mit THE INDUSTRY OF WAITING und 2015 mit SCULPTING FEAR 
zu Gast.

Several kilogrammes of war debris are the raw material in Julian 
Hetzel’s performance ALL INCLUSIVE. They come from Syria and are 
the products of a conflict that for eight years has shaped the political 
reality and its media perception like no other. In ALL INCLUSIVE the 
audience watches a group of Syrian refugees on a guided tour with 
an art mediator whose job it is to familiarise them with the western 
canon. In the fictitious museum situation, the group is confront ed  
with war debris which, in this context, is presented as exhibits.  
Julian Hetzel is challenging the aestheticisation of violence. If sculp-
tures can be created from bomb debris, and if a verbal speech report-
ing the number of war dead can be transformed into notes and music 
by a synthesiser, what is the relationship between the horror and 
artistic beauty and its production? In all questions, Julian Hetzel in-
corporates the concrete reality of refugees. They do not have the lux-
ury of apprehending an aerial bomb in purely aes thetic categories.

Solo für Maria 
Maria Domingos Tembe | Panaibra Gabriel Canda  
Maputo
Gasteig, Carl-Orff-Saal | 18 € / 9 €  
In englischer Sprache  
Künstler*innengespräch nach der Vorstellung

Maria ist der Name der Mutter Gottes, der Name unzähliger Mütter 
und Töchter und der Name der Tänzerin auf der Bühne. Ein Name, 
auf den zahlreiche Vorstellungen von Weiblichkeit projiziert wer-
den. In SOLO FÜR MARIA nimmt sich Maria Domingos Tembe den 
Konflikt zwischen gesellschaftlichen Erwartungen und Selbstbe-
hauptung vor. Im ersten Teil der (auto-)biografischen Choreogra-
fie führt die Tänzerin und Schauspielerin dem Publikum ihr Be-
wegungsrepertoire vor und lässt ihren Körper Sehgewohnheiten 
unterlaufen. Im zweiten Teil, inszeniert von Regisseur und Choreo-
graf Panaibra Gabriel Canda, werden Frauenrechte und Gewalter-
fahrungen verhandelt. Indem sie sich den Blicken des Publikums 
nicht nur aussetzt, sondern diese auch mit großer Intensität zu-
rückwirft, erzeugt Tembe eine Form von Intimität, die Gegenseitig-
keit einfordert.

4.11. 21 – 22 Uhr | 5.11. 20 – 21 Uhr

Legacy
Nadia Beugré Abidjan | Montpellier 
Muffathalle | 18 € / 9 € | In französischer und deutscher Sprache, 
Sprachkenntnisse nicht zwingend erforderlich  
Cool-Down nach der Vorstellung am 4.11.  
Künstler*innengespräch nach der Vorstellung am 5.11. 

Im Dezember 1949 protestieren Frauen im ivorischen Grand Bassam 
friedlich gegen die Kolonialherrschaft und für die Freilassung ihrer 
Ehemänner und Brüder aus politischer Gefangenschaft. Sie mar-
schieren in einer stetig wachsenden Gruppe über eine Distanz von 
30 Kilometern und bedienen sich hierbei des „Adjanou“, eines  
Rituals, zu dessen zentralen Elementen Gesang, Tanz und das Ent-
blößen des weiblichen Körpers zählen. LEGACY ist die künstlerische 
Übersetzung dieser politischen Form und überträgt eine extrem 
physische Art des Protests in eine Tanzperformance. Die Tänzerin-
nen Nadia Beugré und Hanna Hedman sowie die Musikerin Manou 
Gallo tun sich mit zehn Münchnerinnen zusammen. Gemeinsam 
zeigen sie sich rennend, schwitzend und erzählend, verbünden sich 
miteinander ebenso sehr wie mit den Zuschauer*innen und lassen 
einen kraftvollen Raum weiblicher Solidarität entstehen. So wird 
LEGACY zur Hommage an die unzähligen Frauen, die weltweit für 
Rechte, Freiheiten und Menschenwürde kämpfen – ihre eigenen 
ebenso sehr wie die ihrer Familien und Communities.

Maria is the name of the mother of God. The name of countless mo-
thers and daughters. And the name of the dancer on stage. A name, 
beneath which so many projections of femininity overlap. In SOLO 
FÜR MARIA (SOLO FOR MARIA), Maria Domingos Tembe dances as 
a woman torn be tween social expectations and self-assertion. In the 
first part of this (auto-)biographical choreography, the dancer and ac-
tor presents the audience with her movement repertoire and exposes 
her body to their habitual ways of seeing. The second part, staged 
by the director and choreographer Panaibra Gabriel Canda, addresses 
women’s rights and experiences of violence. By not just evading the 
audience’s gaze, but also by throwing it back at them with great in-
tensity, Tembe produces a form of intimacy that demands reciprocity.

In December 1949, women in the Ivorian Grand Bassam protested 
peacefully against colonial rule and for their husbands and brothers to 
be set free from political captivity. Their ever-growing group marched 
30 kilometres while engaging in the “Adjanou”, a ritual which involves 
the key elements of song, dance and exposure of the female body. 
LEGACY is an artistic translation of this political form, transferring an 
extremely physical kind of protest into a dance performance. The dan-
cers Nadia Beugré and Hanna Hedman and the musician Manou Gallo 
have joined forces with ten women from Munich. Together, they pre-
sent themselves running, sweating and talking, allying themselves 
with one another just as closely as with the audience, and giving rise 
to a powerful space of female solidarity. LEGACY thereby becomes an 
homage to the countless women who fight for rights, freedoms and 
human dignity around the world – their own as well as that of their 
families and communities.

D O P P E LV O R S T E L L U N G  | 3.11. 18 – 20 Uhr

 TANZPERFORMANCE  PERFORMANCE  LECTURE-PERFORMANCE  TANZPERFORMANCE
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5. und 6.11. jeweils 19.30 – 21.30 Uhr 

Congo 
Faustin Linyekula | Text: Éric Vuillard 
Kisangani | Lyon
Gasteig, Carl-Orff-Saal | 18 € / 9 €  
Französisch mit deutschen und englischen Übertiteln  
Cool-Down nach der Vorstellung am 5.11.  

5.11. 6.11.

Künstler*innengespräch nach der Vorstellung am 6.11. 

„Den Kongo, den gibt es nicht. Da ist nur ein Strom und ein großer 
Wald.“ Der Kongo musste erst erfunden werden – so Éric Vuillard 
in seiner gleichnamigen Erzählung. Der belgische König Leopold 
II. will eine Kolonie für sich allein, einen Staat als private Aktien-
gesellschaft. Nach der Berliner Kongokonferenz 1884 machen sich 
seine Gouverneure, Kommissare und Vollstrecker an die Arbeit. Der 
international gefeierte kongolesische Choreograf und Regisseur 
Faustin Linyekula hat die Erzählung KONGO für sein Stück bear-
beitet. Er mischt Worte, Bewegungen und Lieder aus dem Äqua-
torialwald. In der Theaterarbeit tritt Linyekula als Tänzer auf der 
Bühne gemeinsam mit dem Schauspieler Kamono Moanda und 
der Sängerin Pasco Losanganya in einem holzschnittartigen Set-
ting aus Licht und Schatten auf. Die dunkle und wunderschöne 
Reise gipfelt in der Frage: Wie kann man angesichts der Gräuel 
der Vergangenheit sprechen, tanzen oder auch nur auf den Bei-
nen bleiben? Faustin Linyekula zeigt bei SPIELART 2019 zudem 
am 25.10. seine Arbeit BANATABA. 

“Congo does not exist. It is just a river and a large forest.” Congo 
first had to be invented, according to Éric Vuillard in his novel of 
the same name. The Belgian King Leopold II wants a colony all to 
himself, a country as a private corporation. After the Berlin Congo 
Conference in 1884, governors, commissioners and enforcers get 
to work. The internationally celebrated Congolese choreographer 
and director Faustin Linyekula has worked on Vuillard’s text, mix-
ing words, movements and songs from the Equateur forest. In this  
theater piece, Linyekula himself appears on stage as a dancer 
alongside actor Kamono Moanda and the singer Pasco Losanganya  
in a woodcut-like setting of light and shadow. The dark and beauti-
ful journey culminates in the question: How can we speak, dance 
or even just stay on our feet in the face of the atrocities of the past? 
On Oct 25th, Faustin Linyekula will also be presenting his work  
BANATABA at SPIELART. 

8.11.

Forced Entertainment haben es sich zum Ziel gemacht, Theaterstü-
cke zu produzieren, die alle verstehen, die einen Fernseher haben. 
Aus ihrer legendären 24-Stunden-Performance WHO CAN SING A 
SONG TO UNFRIGHTEN ME, die bei SPIELART 1999 zu sehen war, 
entstand AND ON THE THOUSANDTH NIGHT. Die Marathon-Erzähl-
performance erkundet die Beziehung zwischen einer Geschich-
te, ihren Hörer*innen und ihren Erzähler*innen. Mit Pappkronen 
und roten Umhängen als König*innen verkleidet, graben die Per-
former*innen sechs Stunden lang in Volkserzählungen, Parabeln,  
Anekdoten, halberinnerten Filmplots, Geistergeschichten, Märchen 
und schmutzigen Witzen. Sie erzählen um die Wette, unterbrechen 
einander, übertreiben, bedienen sich sorglos der Ideen der jeweils 
anderen und bauen sie in ihre eigenen Geschichten mit ein. Zwi-
schen Performer*innen und Zuhörenden entsteht eine Gemein-
schaft, die tief eintaucht in einen Kosmos, der letztlich förmlich alle 
Erzählungen der Welt zu enthalten scheint. Forced Entertainment 
zeigten bereits neun Theaterarbeiten bei SPIELART. Bei der dies-
jährigen Festivalausgabe sind drei ihrer mehrstündigen Stücke zu 
sehen. SPEAK BITTERNESS wird am 31.10. gezeigt, 12AM: AWAKE & 
LOOKING DOWN am 2.11.

Forced Entertainment have made it their objective to produce plays 
that can be understood by anyone who owns a television. Their legen-
dary 24-hour performance WHO CAN SING A SONG TO UNFRIGHTEN 
ME, which was presented at SPIELART 1999 gave rise to AND ON THE 
THOUSANDTH NIGHT. This marathon narrative performance explo-
res the relationship between a story, its listeners and its narrators. 
Dressed up as kings, with paper crowns and red gowns, the perfor-
mers excavate folk takes, parables, anecdotes, half-remembered film 
plots, ghost stories, fairy tales and dirty jokes for six hours. They com-
pete to tell their stories, interrupt each other, exaggerate, heedlessly 
avail themselves of each other’s ideas, and integrate these into their 
own stories. The performers and listeners are deeply and collective-
ly immersed in a cosmos which ultimately seems to contain all the 
narratives of the world. Forced Entertainment have already presented 
nine theatrical works at SPIELART. This year they will be presenting 
three of their durational plays. SPEAK BITTERNESS will be shown on 
Oct 31st, and 12AM: AWAKE & LOOKING DOWN on Nov 2nd. 

6. und 7.11. 21 – 21.50 Uhr 

Museum of Lungs 
Stacy Hardy | Nancy Mounir |  
Neo Muyanga | Laila Soliman 
Polokwane | Alexandria | Soweto / Kapstadt | Kairo 
Münchner Kammerspiele, Kammer 3 | 19 € / 6 €  
Englisch mit deutschen Übertiteln  
Künstler*innengespräch nach der Vorstellung am 7.11. 

MUSEUM OF LUNGS ist ein Theaterstück über Schmerz, Trauma und 
Krankheit in modernen kapitalistischen Gesellschaften. Ausgangs-
punkt ist die persönliche Erzählung der Schriftstellerin Stacy Hardy, 
die in Südafrika jahrelang mit undiagnostizierter Tuberkulose lebte. 
Stacy Hardy stellt Fragen nach der Verletzlichkeit individueller und 
kollektiver Körper und nach der – häufig rassistischen – Gewalt, die 
in Gesundheitssystemen sowie politischen Strukturen verankert ist. 
MUSEUM OF LUNGS ist eine musikalische, dokumentarische Per-
formance, die Archivmaterial mit persönlichen Bekenntnissen ver-
schränkt, um Verwundbarkeit als Kern von Stärke und Krankheit als 
Schauplatz von Widerstand und Transformation zu zeigen. Stacy 
Hardy teilt sich die Bühne mit einer Puppe, die als ihre Doppelgän-
gerin fungiert, und mit den Musiker*innen und Komponist*innen 
Neo Muyanga und Nancy Mounir. Regisseurin des Stückes ist Laila  
Soliman, die bei SPIELART bereits 2017 mit ZIG ZIG zu Gast war   
und deren Arbeit MY BODY BELONGS TO ME bei SPIELART 2019 zu 
sehen sein wird. Neo Muyanga war mit TSOHLE – A REVOLTING 
MASS ebenfalls bei SPIELART 2017 vertreten. 

MUSEUM OF LUNGS is a play about pain, trauma and illness in mo-
dern capitalist societies. The starting point is the personal story of the 
writer Stacy Hardy, who lived for years with undiagnosed tuberculosis 
in South Africa. Hardy asks questions about the vulnerability of the 
individual and collective body and about the – often racist – violence 
that is anchored in both the health care system and political struc-
tures. MUSEUM OF LUNGS is a musical, documentary performance, 
interweaving archive material with personal confessions in order to 
show that vulnerability is at the heart of strength, and that illness is an 
arena of resistance and transformation. Stacy Hardy shares the stage 
with a puppet who functions as her doppelgänger, and with the mu-
sicians and composers Neo Muyanga and Nancy Mounir. The director 
of the play is Laila Soliman, who presented ZIG ZIG at SPIELART 2017 
and will be presenting MY BODY BELONGS TO ME at SPIELART 2019. 
Neo Muyanga’s work TSOHLE – A REVOLTING MASS was also shown 
at SPIELART 2017. 

8.11. 19 – 1 Uhr | Einlass jederzeit möglich 

And On The Thousandth Night
Forced Entertainment Sheffield
Muffathalle | Eintritt frei | In englischer Sprache 

6. und 7.11. jeweils 19 – 20 Uhr 

Bag Beatings EA

Sello Pesa Johannesburg
HochX | 14 € / 7 € | In englischer und weiteren Sprachen,  
Sprachkenntnisse nicht zwingend erforderlich  
Cool-Down nach der Vorstellung am 6.11.  
Künstler*innengespräch nach der Vorstellung am 7.11. 

Sello Pesa widmet sich in seinen häufig ortsspezifischen Arbeiten 
und lebenden Installationen den Herausforderungen und Verände-
rungen des Lebensalltags in Südafrika. Seine Stücke sind getrieben 
von einer scharfsinnigen Analyse des Alltäglichen und scheinbar 
Gewöhnlichen. BAG BEATINGS ist ein beunruhigendes Experiment 
an den Grenzen von Theater und Tanz, das dem Publikum immer 
wieder das Gefühl gibt, einem Gewaltverbrechen beizuwohnen, nur 
um im nächsten Moment an die Absurdität der Grundsituation zu 
erinnern. Indem sie ein lebloses und noch dazu „zum Schlagen ge-
machtes“ Objekt zur Zielscheibe werden lässt, untersucht die Per-
formance extreme physische Gewalt auf eine Art, die einerseits 
abstrakt und beinahe komisch erscheint und andererseits kaum 
realer und verstörender sein könnte.

Sello Pesa’s often site specific works and living installations are 
concerned with the changes and challenges that arise from living 
in South Africa. His pieces are fuelled by a keen eye and analysis of 
seemingly ordinary situations. BAG BEATINGS is a disconcerting ex-
periment on the boundaries of theatre and dance, one which repea-
tedly evokes in the audience the feeling they are in the presence of 
a violent crime, before, in the next moment, reminding them of the 
absurdity of the basic situation. By making a lifeless object – and 
moreover one that has been “made for punching” – into the target, 
the performance explores extreme physical violence in a way that, 
on the one hand, appears abstract and almost comical, and, on the 
other, could not be more real or unsettling. 

 THEATER  PERFORMANCE PERFORMANCE  DURATIONAL-PERFORMANCE



Farah Barqawi analysiert ihr Ver-
hältnis zu ihrem Vater anhand 
alter Kompaktkassetten, durch 
Text und Klang. Die Performance 
ist eine Suche nach Versöhnung 
und nach Verständnis für das Un-
verständliche: Die Hassliebe, die 
sich widersprechenden Wünsche 
und Entscheidungen, die stän-
dige Schwere des Lebens in ei-
ner zerschlagenen palästinensi-
schen Familie und die Festung, 
die ihr Vater um sich und seine 
Emotionen aufgebaut hat.

Farah Barqawi attempts to redis-
cover her relationship with her 
father through old cassette re-
cordings, text and sound. The 
performance is a search for re-
conciliation and an attempt to 
comprehend the incomprehen-
sible: the love-hate relationship, 
the opposing choices, the conti-
nuous heaviness of a shattered 
Palestinian family, and the fort-
ress her father built around his 
feelings.

 NEW FREQUENCIES ist ein klei-
nes Festiv al im Festival. Das letzte 

SPIELART Wochenende ist ganz den 
neuen Stimmen der internationalen 

Theaterlandschaft gewidmet: An zwei  
 Tagen zeigen wir ein dichtes Programm 

aus Abschlussarbeiten und Erstlingswerken. 
Deutlich wird hierbei die enorme Vielfalt und Unterschiedlichkeit dieser künstle-
rischen Positionen: Die Stücke sind zwischen 15 Minuten und angekündigten drei 
Stunden lang, die formale Spannbreite reicht vom Well-Made Play über Lec ture- 
und Storytelling-Formate bis hin zur partizipativen Performance und einem Rock-
konzert, das von Puppen bestritten wird. Auch inhaltlich könnten die Stücke kaum 
unterschiedlicher sein: Während einige Arbeiten extrem persönlich und autobio-
grafisch geprägt sind, widmen sich andere politischen und historischen Fakten und 
Ereignissen oder der kritischen Auseinandersetzung mit Traditionen. Die Haltung 
der Künstler*innen geht von Wut und Verzweiflung angesichts einer aus den Fu-
gen geratenen politischen Gegenwart über die pointierte Gesellschaftskritik bis hin 
zu gemeinschaftsstiftenden Momenten, in denen sich zarte gesellschaftliche Uto-
pien offenbaren.
Wir laden Sie ein, sich mit uns auf dieses Mosaik an Stimmen einzulassen. Beim 
NEW FREQUENCIES-Brunch am Sonntag den 10.11. gibt es die Gelegenheit, mit 
den Künstler*innen ins Gespräch zu kommen.

Ko-kuratiert von Laila Soliman
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Studiobühne der 
Theaterwissenschaft 

München

Gasteig, 
Black Box

Bayerische Theater­
akademie August 

Everding Akademiestudio
HochX Einstein Kultur Muffatwerk
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15 – 17 
Commission Continua 
TubuhDang TubuhDut 
Steps 
Baba, come to me 

16 – 19 Self Life Drawing
Einlass alle 30 min 

17.45 – 18.30 
Dikgaruru

17 – 18.30 
Body of Knowledge 17.30 – 18.20 

My Home at the Intersection

ab 18 °
Vertigo 
Years

18 – 22 °
1967: Nonna Doesn’t 
Live Here Anymore

18 – 22 °
Fully Automa ted Luxury  
Influencer 1 – 3

18.30 – 19.05 The Furious Rodrigo Batista A-SIDE
20 – 21.15
Short of Lying 20.30 – 21.30 The Furious Rodrigo Batista B-SIDE
21.30 – 22.30 
What Happened To Me
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12 – 14 
Commission Continua 
TubuhDang TubuhDut 
Steps 
Baba, come to me 
14.45 – 15.30
Dikgaruru 15 – 16.30 

Body of Knowledge
15 – 15.50
My Home at the Intersection
16 – 20 Self Life Drawing 
Einlass alle 30 min 

17 – 18.30 
SPIELART: RESPONSES 
(Showing)

17 – 18.15 ∞
Short of Lying

18.30 – 20 
Body of Knowledge

ab 18.30 °
Vertigo 
Years

18.30 – 22.30 °
1967: Nonna Doesn’t 
Live Here Anymore

18.30 – 22.30 °
Fully Automa ted Luxury  
Influencer 1 – 3

18.30 – 19.20 
My Home at the Intersection

19 – 19.35 The Furious Rodrigo Batista A-SIDE
20 – 20.40 Piki Piki

21 – 22 The Furious Rodrigo Batista B-SIDE 21 – 21.50 Laguna Beach
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Commission 
Continua EA

Tony Bonani Miyambo 
Johannesburg
In englischer Sprache

Berge von Papier scheinen ein 
wesentliches Ergebnis der zahl-
reichen Untersuchungskommis-
sionen zu sein, die es in Süd-
afrika gab und gibt. Bright 
Mazibuko – gespielt von Tony 
Bonani Miyambo – ist Angestell-
ter für das Archivieren offiziel-
ler Dokumente der Kommissio-
nen. In einem sparsamen Setting 
aus Kopiergerät, Mikrofon und 
Loopstation, macht er seinem 
Unmut angesichts des Papier-
staus Luft. Im Zentrum von COM-
MISSION CONTINUA steht das 
Ringen der südafrikanischen Ge-
sellschaft um tatsächliche Verän-
derung und Versöhnung.

Mountains of paper seem to be 
an essential upshot of the nume-
rous investigation commissions 
that have existed, and still exist, 
in South Africa. Bright Mazibuko – 
played by Tony Bonani Miyambo   
– is an employee who archives of-
ficial documents from the com-
missions. In the frugal setting of 
a photocopier, a microphone and 
a loop station, he begins to give 
vent to his annoyance with the 
paper jam. At the heart of COM-
MISSION CONTINUA is South Af-
rican society’s struggle for real 
change and reconciliation. 

TubuhDang  
TubuhDut EA

Ayu Permata Sari 
Yogyakarta
Keine Sprachkenntnisse  
erforderlich 

Dangdut ist die vielleicht belieb-
teste Musikrichtung Indonesi-
ens, Dangdut-Performances sind 
einerseits Orte der Erholung 
für die Arbeiterklasse, anderer-
seits gelten sie in der stark mus-
limisch geprägten Gesellschaft 
als zwielichtiges Vergnügen, da 
die Performerinnen mit explizi-
tem Hüftschwung tanzen. Ayu 
Permata Sari nimmt in Dangdut 
Clubs nicht die Frauen auf der 
Bühne ins Blickfeld, sondern die 
Männer im Publikum. Sie eignet 
sich die Bewegungen der Dan-
gut-Schauenden an für ein tän-
zerisches Solo, das die Flucht aus 
dem Alltag zugleich zele briert 
und reflektiert.

Steps EA

Mohamed Issaoui 
Tunis
Arabisch mit englischen  
Übertiteln 

Schon als Kind tanzte Mohamed 
Issaoui mit Begeisterung und 
mit lebhaftem Hüftschwung. Was 
ihm als kleiner Junge noch er-
laubt war und den Freundinnen 
seiner Mutter Freude bereitete, 
ist für ihn als Erwachsener aus-
geschlossen: Die Erwartungen, 
die sich an männliche Körper 
richten, schließen bestimmte Be-
wegungsmuster aus. Mohamed 
Issaoui inszeniert mit STEPS ein 
dynamisches Solo, das eine tän-
zerische Utopie jenseits der Ge-
schlechterbarrieren feiert.

As a child, Mohamed Isaaoui al-
ready loved to dance and swivel 
his hips. As a young boy, he was 
allowed to do this, and his mo-
thers’ friends enjoyed watching 
him, but as an adult, he is forbid-
den to do it: the expectations of 
men’s bodies exclude particular 
patterns of movement. In STEPS, 
Mohamed Isaaoui performs an 
animated solo which celebrates 
a utopia of dance beyond gender 
boundaries.

Baba,  
come to me DEA

Farah Barqawi  
Palästina
Arabisch mit englischen  
Übertiteln

Studiobühne der Theaterwissenschaft München | 7 € / 5 €

8. – 9.11. 

V I E R E R V O R S T E L L U N G  | 8.11. 15 – 17 Uhr | 9.11. 12 – 14 Uhr

Informationen zu DIE VIELEN siehe S. 30 

Dangdut is perhaps the most po-
pular style of music in Indonesia. 
Dangdut performances offer the 
working class an opportunity for 
relaxation; but in a society strongly 
influenced by Islam, they are regar-
ded as a dubious pleasure be cause 
the female performers explicitly 
swivel their hips. Ayu Permata Sari 
does not focus on the women on 
stage at local Dangdut Clubs but 
on the men in the audience. She 
appropriates their movements for 
a dance solo which both celebrates 
and reflects upon the escape from 
everyday life. 

THEATER TANZPERFORMANCE TANZPERFORMANCE PERFORMANCE

 ∞ Shuttleservice, Details siehe spielart.org ° Einlass jederzeit möglich

NEW FREQUENCIES­Brunch 
10.11. 11 – 14 Uhr Festivalzentrum 

NEW FREQUENCIES is a small festival within the festival. 
The final weekend of SPIELART is dedicated entirely to 
new voices within the international theatre landscape: 
over two days, we are presenting a dense programme of 
final-year projects and debut works. What emerges here 
is the enormous variety and diversity of these artistic po-
sitions: the performances last between 15 minutes and 
a scheduled three hours; the formal spectrum extends 
from well-made play, to lecture and storytelling formats, 
through to participatory performance and a rock con-
cert executed by puppets. In terms of content too, the 
pieces could hardly be more different from one another: 
whereas some of the works are extremely personal and 
auto biographical, others focus on political and historical 
facts and events or engage in a debate with traditions. 
The artists’ positions range from fury and despair in the 
face of a political present that is out of joint, to pointed 
social criticism, through to moments that instil a sense of 
community, manifesting budding social utopias. 
We invite you to experience this mosaic of voices. At the 
NEW FREQUENCIES brunch on Sunday Nov 10th, there 
will be an opportunity to talk to the artists. 

Co-curated by Laila Soliman
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8.11. 17.45 – 18.30 Uhr
9.11. 14.45 – 15.30 Uhr

Dikgaruru UA

Calvin Ratladi | Chuma Sopotela  
Johannesburg | Kapstadt 
Studiobühne der Theaterwissenschaft 
München | 5 € | In englischer Sprache

8.11. 21.30 – 22.30 Uhr 

What Happened  
To Me DEA 

Clara García Fraile  
Barcelona
HochX | 3 €  
In englischer Sprache, spanische Passagen 
mit englischen Untertiteln  
Nicht für Zuschauer*innen unter 18 Jahren 
geeignet

8.11. ab 18 Uhr 
9.11. ab 18.30 Uhr 
Einlass jederzeit möglich

Vertigo Years UA

fachbetrieb rita grechen  
München | Dresden 
Einstein Kultur | 7 € / 5 €  
Keine Sprachkenntnisse erforderlich

Die Zeit von 1900 bis 1914 ist unsere Zwil-
lingszeit. Wie unsere Gegenwart hat sie eine 
offen erscheinende Zukunft und ist von Fra-
gen geprägt. Diese These von Philipp Bloom 
übernehmen fachbetrieb rita grechen für 
ihre Auseinandersetzung mit der Erfahrung 
von Nervosität und Taumel angesichts einer 
nicht mehr greifbaren Realität. Mit ihrer per-
formativen Musiktheaterinstallation, die aus 
Improvisationen zu einem musikalischen 
Leitmotiv, szenischen Arbeitsvorgängen 
und Videos besteht, ziehen sie Verbindungs-
linien zwischen Gefühlen, Erfindungen und 
Ereignissen.

Our bodies know – (dis)abled or not
– there’s a presence of the past in our bodies 
with hope to heal the future.

DIKGARURU (die Unruhe auflösen) ist eine 
meditative, persönliche Reflexion. Anhand 
von erzählerischen Elementen aus Visio-
nen, Träumen und historischen Ritualen er-
forscht der Performer Calvin Ratladi Aspekte 
des Lebens mit und in einem als behindert 
markierten Körper. Das Stück betrachtet 
den Körper als Politikum, das es aufzulösen 
gilt. In Zusammenarbeit mit der Regisseurin 
Chuma Sopotela (die bei SPIELART 2017 in 
THOSE GHELS, LET’S TALK A BOUT SEX und 
ROCK TO THE CORE zu sehen war) erforscht 
Calvin Ratladi Psyche, Sehnsucht und Ver-
drängung auf der Suche nach einer Utopie 
jenseits des Körperlichen.

DIKGARURU (disrupting the unrest) is a me-
ditative, personal reflection. Using narrative 
elements from visions, dreams and historical 
rituals, the performer Calvin Ratladi explores 
aspects of life with and within a body consi-
dered to be disabled. The piece perceives the 
body as a political issue that needs to be resol-
ved. In collaboration with the director Chuma 
Sopotela (who performed at SPIELART 2017 
in THOSE GHELS, LET’S TALK A BOUT SEX und 
ROCK TO THE CORE), Calvin Ratladi explores 
psyche, longing and repression in the search 
for a utopia beyond the physical.

8.11. 17 – 18.30 Uhr  
9.11. 15 – 16.30 Uhr und  
18.30 – 20 Uhr 

Body of Knowledge 
(Showing)
Samara Hersch  
Melbourne | Amsterdam
Gasteig, Black Box | 7 € / 5 € | In englischer 
Sprache unter Einbezug des Publikums 

Die Vorstellung ist eingeschränkt barrierefrei 
Bitte informieren Sie sich unter  
barrierefrei@spielmotor.de

Die partizipative Performance BODY OF 
KNOWLEDGE ist eine Einladung zum Dialog. 
Auf der Bühne ist niemand zu sehen, doch 
das Telefon klingelt – am anderen Ende der 
Leitung sind Teenager und sie haben einige 
Fragen: zu Körperlichkeit im Allgemeinen, 
zu Sexualität, Vergnügen, Scham, Trauer, 
Zustimmung, Schmerz, Altern und Tod. In 
einem intimen Setting untersucht die Re-
gisseurin Samara Hersch, wie Jugendliche 
und Erwachsene komplexe Gespräche über 
ihre Körper führen. Zwischen Pizza, Kuschel-
decken und Musik entsteht ein Dialog zwi-
schen den Generationen, der sich als ge-
meinsame Suche nach Antworten und Ideen 
versteht.

The participatory performance BODY OF 
KNOWLEDGE is an invitation to dialogue. The-
re is no one on stage, but the telephone rings 
– the voices at the other end of the line are 
teenagers, and they have a few questions: on 
physicality in general, on sexuality, pleasure, 
shame, grief, consent, pain, ageing and death. 
In an intimate setting, the director Samara  
Hersch investigates how adolescents and 
adults conduct complex conversations about 
their bodies. The combination of pizza, cosy 
blankets and music gives rise to a dialogue 
between the generations that functions as a 
mutual search for answers and ideas.

8.11. 20 – 21.15 Uhr 
9.11. 17 – 18.15 Uhr 

Short of Lying  DEA

Luanda Casella  
São Paulo | Gent
HochX | 7 € / 5 € | In englischer Sprache 

In seinem Buch ON BULLSHIT untersucht 
der Philosoph Harry Frankfurt eine Art des 
Sprechens, die keinen Wahrheitsgehalt für 
sich beansprucht und somit nicht widerlegt 
werden kann. In diesem „Bullshit“ sieht er 
eine größere Gefahr, als in tatsächlichen Lü-
gen. SHORT OF LYING setzt bei diesem Kon-
zept an und ist eine narrative Performance 
über den tiefsitzenden Wunsch der meisten 
Menschen, ihrem Leben und Erleben Sinn 
und Logik zuzuschreiben, der von den Kom-
munikationsmedien schamlos gekapert wur-
de. In Form eines TED-Talks legt SHORT OF 
LYING Mechanismen der Manipulation offen 
und verwickelt das Publikum spielerisch in 
ein Netz aus Täuschungen und gefährlichem 
Halbwissen.

In his book ON BULLSHIT, the philosopher 
Harry Frankfurt explores a kind of speaking 
which does not lay claim to any truthful con-
tent and therefore cannot be refuted. He be-
lieves this “bullshit” poses a greater danger to 
facts than actual lies. SHORT OF LYING takes 
this concept as its starting point. It is a nar-
rative performance about deceptions, about 
most people’s deep-seated desire to ascribe 
meaning and logic to their lives and experien-
ces, a desire that has been shamelessly captu-
red by the communication media. In the form 
of a TED Talk, SHORT OF LYING exposes vari-
ous mechanisms of manipulation, and playful-
ly entangles the audience in a web of decepti-
ons and dangerous superficial knowledge.

Anhand der Stimmen von Familienangehö-
rigen, Freunden, Pop- und Pornostars, die 
den Ereignissen nicht direkt beigewohnt 
haben, zeigt der Film WHAT HAPPENED TO 
ME einen angeblichen Fall beängstigender 
Polizeigewalt gegen eine junge Frau. Clara 
García Fraile verhandelt in der an der Grenze 
von Fiktion und Wirklichkeit angesiedelten 
Dokumentation WHAT HAPPENED TO ME die 
allgegenwärtige Gewalt von Männern ge-
gen Frauen. Kontroll- und Vergewaltigungs-
fantasien zeigen sich – so verdeutlicht die 
Künstlerin anhand einer filmischen Collage 
– nicht nur in Hardcorepornos. Durchdrun-
gen von den Bildern sexualisierter Gewalt 
sind ebenso unsere gegenwärtige Pop- und 
Alltagskultur.

The film WHAT HAPPENED TO ME depicts the 
alledged case of frightening police brutality 
against a young woman. In the documentary 
piece WHAT HAPPENED TO ME, which strad-
dles the boundary between fiction and reali-
ty, Clara García Fraile negotiates the pervasive 
violence of men towards women. As the artist 
illustrates by means of a filmic collage, fan-
tasies of control and rape are not only found 
in hardcore pornos. Present-day pop and 
everyday culture are likewise permeated by 
images of sexualised violence. 

THEATER PERFORMANCE LECTURE-PERFORMANCE FILM PERFORMANCE  FILM

The period from 1900 to 1914 is our twin pe-
riod – it is similar to the present because in 
both periods the future is seemingly open 
and uncertain, and there are many pressing 
questions. fachbetrieb rita grechen pick up on 
this theory by Philipp Bloom. Central to their 
debate with this theory is the experience of 
nervousness and dizziness in the face of a re-
ality that is no longer tangible. With their per-
formative music theatre installation, which 
consists of improvisations on a musical leit-
motif, scenic work processes and videos, the 
group makes connections between emotions, 
inventions and events.

In den frühen Morgenstunden des 5. Juni 
1967 startet Israel einen überraschenden 
Raketenangriff auf Ägypten. Nonna hat 
an diesem Tag einen Termin für eine kom-
plizierte Operation am Rücken im Armed 
Forces Hospital in Maadi, der nicht ein-
gehalten werden kann. Letztlich dauert 
es ein Jahr, bis sie operiert werden kann. 
Nach zwei misslungenen OPs kann ihr Rü-
cken ihren Körper nicht länger tragen und 
sie verbringt die verbleibenden 36 Jah-
re ihres Lebens im Bett. Die einzigen ver-
bliebenen Aufzeichnungen ihres Lebens 
sind Audioaufnahmen, die Nonna für 
Freund*innen und Familie machte. 1967: 
NONNA  DOESN’T LIVE HERE ANYMORE ist 
ein Film, der diese persönliche Geschich-
te mit der Geschichte des Krieges verwebt 
und die Zuschauer*innen mit in Nonnas 
Schlafzimmer in Kairo nimmt.

On June 5, 1967, Israel launched a surprise 
strike on Egypt, in the early hours of the mor-
ning. On that day, Nonna was scheduled to 
undergo a delicate back surgery at the Armed 
Forces Hospital in Maadi that ends up being 
postponed. Nonna waited an entire year, be-
fore she could have surgery. After two failed 
operations, her back could no longer carry 
her body. She spent the remaining 36 years 
of her life in her bedroom. The only remai-
ning records of Nonna from the time are a 
few voice recordings she made for her loved 
ones. 1967: NONNA DOESN’T LIVE HERE 
ANYMORE is weaving a personal story with 
the narrative of war, taking its viewers to 
Nonna’s downtown Cairo bedroom. 

8.11. 18 – 22 Uhr 
9.11. 18.30 – 22.30 Uhr 
Einlass jederzeit möglich

1967: Nonna Doesn’t 
Live Here Anymore EA

Sama Waly Kairo
Einstein Kultur | Eintritt frei | Englisch 
und Arabisch mit englischen Untertiteln  
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9.11. 20 – 20.40 Uhr 

Piki Piki DEA

Djino Alolo Sabin Kisangani
Muffathalle | 7 € / 5 €  
Französisch mit englischen Übertiteln

Ein Körper, zunächst statuengleich, bedeckt 
von Staub und Schichten aus Erde und Ton, 
versetzt sich in Bewegung. In Djino Alolo 
Sabins Solo PIKI PIKI ist es der Performer 
selbst, der sich nach und nach aus einer 
Starre befreit. Es ist die Last der Vergangen-
heit, die auf ihm liegt. Die Geschichte sei-
ner Heimat, der Demokratischen Republik 
Kongo, ist eine des Kolonialismus, der Kor-
ruption und der verlorenen Hoffnung nach 
wahrer Unabhängigkeit. PIKI PIKI ist eine 
Erzählung der Befreiung aus der Unbeweg-
lichkeit und von den Fesseln politischer und 
auch zwischenmenschlicher Gewalt. Mittels 
des Vokabulars des zeitgenössischen Tan-
zes erweckt Djino Alolo Sabin die Idee eines 
neuen Afrika, die mit Gewalt begraben wur-
de, zu neuem Leben.

A body, initially statuesque, covered in dust 
and layers of earth and clay, begins to move. 
In Djino Alolo Sabin’s solo PIKI PIKI it is the 
performer himself who gradually frees him-
self from this rigidity. It is the burden of the 
past bearing down upon him. The story of his 
homeland, the Democratic Republic of the 
Congo, is one of colonialism, slavery and the 
lost hope of true independence. PIKI PIKI is a 
story of liberation from immobility and from 
the fetters of political and domestic violence. 
Employing the vocabulary of contemporary 
dance, Djino Alolo Sabin revives the concept 
of a new Africa, an idea that has been buried 
with violence.

8.11. 17.30 – 18.20 Uhr | 9.11. 
15 – 15.50 Uhr und 18.30 – 19.20 Uhr 

My Home at the  
Intersection 
Abhishek Thapar  
Moga | Amsterdam 
Muffatwerk | 7 € / 5 €  
Englisch mit deutschen Übertiteln

8.11. 18 – 22 Uhr  
9.11. 18.30 – 22.30 Uhr 
Einlass jederzeit möglich

Fully Automated  
Luxury  
Influencer 1 – 3 EA

CUSS Johannesburg
Einstein Kultur | Eintritt frei  
In englischer Sprache

Konzeptueller Fokus dieser Arbeit des multi-
disziplinären Kollektives CUSS ist der Aufstieg 
der „Influencer Kultur“. Während aktuelle 
Marketingdiskurse die Beziehung zwischen 
Influencer*innen und ihrer Konsument*in-
nengruppe als wechselseitig bereichernd 
ansehen, nehmen CUSS die dunkle, parasi-
täre Seite dieses Verhältnisses in den Blick. 
Sie versuchen sich hierbei nicht an einer so-
ziologischen Studie sondern nähern sich 
den zahlreichen Facetten des „Influencens“, 
des Beeinflussens, metaphorisch an. Zu die-
sem Zweck bedient sich FULLY AUTOMATED  
LUXURY INFLUENCER 1 – 3 ikonischer Erzähl-
strategien aus Science Fiction- und Horror-
filmen, um die surrealen Aspekte dieses Phä-
nomens sichtbar zu machen.

Conceptual focus of this work by multidiscipli-
nary collective CUSS is on the rise of ‘influencer 
culture’. While marketing discourse presents 
the relationship between influencers and their 
consumer group as mutually beneficial, CUSS 
are highlighting its darker and parasitic side. 
Their aim is not to produce a literal, sociologi-
cal treatise but rather to explore the many fa-
cets of contemporary influence through meta-
phor. Therefore, FULLY AUTOMATED LUXURY  
INFLUENCER 1 – 3 uses genre tropes of sci-
ence fiction and horror to map the surreal di-
mensions of influence.

9.11. 17 – 18.30 Uhr

SPIELART:  
RESPONSES  
 (Showing)
Von und mit Studierenden der  
Bayerischen Theaterakademie 
August Everding und der Otto 
Falckenberg Schule (München) 
Bayerische Theaterakademie August  
Everding, Akademiestudio | Eintritt frei

Die SPIELART: RESPONSES sind ein intensi-
ves zweiwöchiges Programm für Studieren-
de der Fachbereiche Bühnenbild, Dramatur-
gie, Regie und Schauspiel der Bayerischen 
Theaterakademie August Everding und der 
Otto Falckenberg Schule. In der ersten Fes-
tivalwoche besuchen die Studierenden eine 
Vielzahl an Vorstellungen und Diskursveran-
staltungen bei SPIELART. Aufbauend auf den 
hierbei gesammelten Eindrücken werden in 
der zweiten Projekthälfte künstlerische Ant-
worten auf das Gesehene erarbeitet. Beim 
Showing im Rahmen von NEW FREQUENCIES 
werden die Ergebnisse präsentiert. 

The SPIELART: RESPONSES are an intensive 
two-week programme for students speciali-
sing in stage design, dramaturgy, directing 
and drama at the Bayerische Theaterakade-
mie August Everding and the Otto Falcken-
berg Schule. In the first week of the festival, 
the students attend a multitude of perfor-
mances and discussion events at SPIELART. 
Then, in the second half of the project, they 
build on the impressions they have gained, 
working out artistic responses to what they 
have seen. The results will be presented at a 
showing as part of NEW FREQUENCIES.

8.11. 18.30 – 19.05 Uhr A-SIDE | 
20.30 – 21.30 Uhr B-SIDE
9.11. 19 – 19.35 Uhr A-SIDE | 
21 – 22 Uhr B-SIDE

The Furious  
Rodrigo Batista 
(A­Side + B­Side) 
Rodrigo Batista 
São Paulo | Amsterdam
Einstein Kultur | 5 €  
Portugiesisch mit englischen Übertiteln   
A-SIDE und B-SIDE werden als getrennte  
Vorstellungen mit einer 85-minütigen 
Pause gezeigt | Nicht für Zuschauer*innen 
unter 18 Jahren geeignet

Politische Verzweiflung ist der Ausgangs-
punkt für Rodrigo Batistas Arbeit. Er ver-
steht sie als performativen Aufstand. Wenn 
die Demokratie versagt hat, was bedeutet 
das für Repräsentation an sich? Wie kön-
nen politische Statements inszeniert wer-
den und welche künstlerische Attitüde kann 
echten Aufruhr auslösen? Ausgehend von 
diesen Fragen entwickelt er THE FURIOUS  
RODRIGO BATISTA, ein zweigeteiltes Solo. 
Was die A-SIDE nur andeutet, wird in der 
B-SIDE zugespitzt: Der Körper des tanzenden 
Künstlers wird zum Schauplatz einer selbst-
zerstörerischen Ästhetik. 

In der Punjab Region prägen Erfahrungen 
von Umsiedlung, Vertreibung, Gewalt und 
Verlust den Lebensalltag, seit das Gebiet 
1947 von der Teilung des indischen Sub-
kontinents in die Nationen Indien und  
Pakistan betroffen war. 1984 wurde die  
Region in einen blutigen Konflikt zwischen 
der militanten Khalistan-Bewegung und 
dem indischen Militär verwickelt. Abhishek 
Thapar und seine Familie flohen aus ihrer 
Heimat. Für MY HOME AT THE INTERSEC-
TION reisten sie erstmals zurück an ihren 
früheren Wohnort. In seiner von erstaunli-
cher Leichtigkeit geprägten Erzählperfor-
mance verbindet Abhishek Thapar nun die 
filmische Dokumentation dieser Rückkehr 
mit verschiedenen Objekten und Materiali-
en und nimmt Zuschauer*innen mit in eine 
widersprüchliche Vergangenheit.

In the Punjab Region, experiences of resettle-
ment, displacement, violence and loss have 
left their mark on everyday life ever since  
the region was affected by the division of the 
Indian sub-continent into the nations of In-
dia and Pakistan in 1947. In 1984 the region 
became embroiled in a bloody conflict bet-
ween Khalistan militants and the Indian mi-
litary. With his family, Abhishek Thapar fled 
his homeland. For MY HOME AT THE INTER-
SECTION, they travelled back to their for-
mer place of residence for the first time. In 
his narrative performance, characterised by 
an astounding ease, Thapar connects the fil-
mic documentation of this return with diffe-
rent objects and materials, taking audience 
members with him into a contradictory past. 

Using around 70 drawings and a video instal-
lation, Eunkyung Jeong gets to the bottom of 
her life story and the history of her family. The 
artist sees her biography as symptomatic – of 
the possibilities of individual development 
open to Korean women. Using the story of 
her mother and her name, Eunkyung Jeong 
explores the possibilities of identity formati-
on and positions herself in relation to stereo-
typical roles. Equipped with flashlights, the 
audience members enter her installation. As 
they view the drawings and the three videos, 
they become witnesses to how the artist feels 
her way through her aspirations in order to ar-
rive at a self-determined identity.

8.11. 16 – 19 Uhr 
9.11. 16 – 20 Uhr
Einlass alle 30 min 

Self Life Drawing DEA

Eunkyung Jeong  
Seoul | Amsterdam
Muffatwerk | Eintritt frei  
In englischer Sprache 

Eunkyung Jeong geht anhand von rund 70 
Zeichnungen und einer Videoinstallation ih-
rer Lebens- und Familiengeschichte auf den 
Grund. Ihre Biografie sieht die Künstlerin als 
symptomatisch an für die Möglichkeiten der 
Persönlichkeitsentfaltung, die koreanisch-
en Frauen zur Verfügung stehen. Eunkyung 
Jeong untersucht anhand der Geschichte ih-
rer Mutter und ihres Namens Möglichkeiten 
der Identitätsbildung und positioniert sich 
zu stereotypen Rollenbildern. Mit Taschen-
lampen ausgerüstet, betreten die Zuschau-
er*innen ihre Installation. Beim Betrachten 
der Zeichnungen und dreier Videos werden 
sie Zeug*innen dessen, wie die Künstlerin 
sich an ihren Wünschen entlang hangelt, 
um zu einer selbstbestimmten Identität zu 
gelangen.

Political desperation is the starting point for 
Rodrigo Batista’s work. He sees it as performa-
tive revolt – if democracy has failed, what does 
that mean for representation in and of itself? 
How can political statements be staged, and 
what kind of artistic attitude can trigger real 
insurgency? Taking these questions as a start-
ing point, he created THE FURIOUS RODRIGO 
BATISTA, a twofold solo. What is only hinted at 
by the A-SIDE is sharpened by the B-SIDE: the 
body of the dancing artist becomes the theatre 
of a self-destructive aesthetics. 

FILM TANZPERFORMANCE INTERAKTIVE INSTALLATION   PERFORMANCE  TANZPERFORMANCE
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9.11. 21 – 21.50 Uhr 

Laguna Beach DEA

Frankie | CAMPO Gent
Muffathalle | 7 € / 5 €  
Keine Sprachkenntnisse erforderlich

Fünf Jungs gründen eine Rockband, sind aber 
zu schüchtern, um auf der Bühne zu stehen – 
soweit der Gründungsmythos von Frankie. 
Da die Bandmitglieder aus den Berufsfeldern 
Filmanimation, Grafikdesign und Fotografie 
stammen, ist die Lösung schnell gefunden: 
Sie bauen eine Welt aus Puppen, die als ihre 
Stellvertreter auf der Bühne agieren. Frankies  
erstes Programm LAGUNA BEACH ist eine 
mechanisch betriebene Live-Installation zu 
schriller Gitarrenmusik. Der Lagunenstrand 
ist ein mit morbidem Humor gebautes tropi-
sches Schein-Idyll, bevölkert von Spannern 
und allerlei Erregern öffentlicher Ärgernis-
se. Frankies Universum ist fragmentarisch, 
unordentlich und unvollkommen, zelebriert 
die Lust am Scheitern und ist dabei entwaff-
nend naiv.

Five lads start a rock band but are too shy to 
appear on stage – this pretty much sums up 
the founding myth of Frankie. Because the 
band members come from a professional 
background in film animation, graphic design 
and photography, they quickly come up with 
a solution: they decide to construct a world of 
puppets that can substitute for them on stage. 
Frankie’s first programme, LAGUNA BEACH, 
is a mechanically operated live installation 
to piercing guitar music. The Laguna beach 
is constructed as a morbidly humorous, fake 
tropical idyll populated by voyeurs and all 
kinds of people who like to cause public nui-
sances. Frankie’s universe is fragmentary, un-
tidy and imperfect, celebrates the pleasure of 
failure, and is therefore disarmingly naive.

Wir sind VIELE – in zahlreichen Städten, Regionen und Bundes-
ländern setzen bereits mehr als 2000 unterzeichnende Kultur- und 
Kunstinstitutionen mit ihren Künstler*innen und Aktiven der Kultur-
landschaft im Rahmen von Erklärungen der VIELEN wirkungsvolle 
Signale. Sie treten ein für eine offene Gesellschaft, die Fortentwick-
lung ihrer demokratischen Gestaltung in Respekt, Vielfalt und Tole-
ranz sowie gegen Rassismus, Diskriminierung und rechtsnationalen 
Autoritarismus. SPIELART gehört zu den Erstunterzeichner*innen 
der Bayerischen Erklärung der VIELEN. Die erste große gemeinsa-
me Aktion der VIELEN war die GLÄNZENDE DEMONSTRATION, bei 
der am Sonntag, den 19. Mai deutschlandweit 30000 Menschen auf 
die Straße gingen und goldene Fahnen wehen ließen. 

Von 9. bis 16. November veranstalten die VIELEN in München eine 
Aktionswoche, zu der alle beteiligten Institutionen und Einzelper-
sonen künstlerische und diskursive Veranstaltungen beitragen. 

Mehr hierzu erfahren Sie unter www.dievielen.bayern

We are VIELE (MANY) – in numerous towns, regions and federal states, 
already more than 2000 signatory institutions of art and culture, along 
with their artists and other contributors from the cultural landscape, 
are taking an effective lead from within the framework of declara-
tions by the VIELE. They advocate an open society, the further devel-
opment of its democratic constitution in terms of respect, diversity 
and tolerance, as well as in terms of standing against racism, discri-
mination and right-wing nationalist authoritarianism. SPIELART was 
one of the first signatories of the “Bayerische Erklärung der VIELEN”  
(Bavarian Declaration of the VIELE). The first major joint campaign 
by the VIELE was the GLÄNZENDE DEMONSTRATION (GLITTERING  
DEMONSTRATION), when on Sunday 19 May, 30000 people across 
Germany took to the streets waving golden flags. 

From 9 to 16 November, the VIELE are running a campaign week, with 
all participating institutions and individuals contributing artistic and 
discursive events.

For more information see www.dievielen.bayern 

24.10.2019 – 19.7.2020

The Black Chapel
Theaster Gates 
Eröffnung mit Künstler*innengespräch am 24.10. um 19 Uhr 

Der US-amerikanische Künstler Theaster Gates, der eingeladen wur-
de, die sechste Ausgabe der Serie der Öffentlichkeit zu bespielen, 
schlägt mit seinem Werk eine Brücke zwischen Kunst und Leben. 
Es gelingt ihm auf faszinierende Weise neue räumliche und soziale 
Beziehungen zu schaffen. Unter Einbezug einer breiten und vielge-
staltigen Praxis, die Skulptur, Installation, Film, Performance, Im-
provisation, Musikkompositionen und Aktionen im urbanen Raum 
vereint, verwandelt Gates urbane und öffentliche Räume in Orte 
der künstlerischen und kulturellen Intervention, in potentielle 
Plattformen für politischen und sozialen Wandel. 
Mit THE BLACK CHAPEL (DIE SCHWARZE KAPELLE) hat Gates für das 
Haus der Kunst eine raumgreifende Installation entwickelt, die die 
Architektur der 800 Quadratmeter großen Mittelhalle des Hauses 
aufnimmt. Das skulpturale Gebilde evoziert wie ein Raum gewor-
dener Blitzschlag kraftvoll sowohl spirituelle wie politische Bilder. 
Der Klang erfüllte Innenraum der hohen, dreieckigen Kapelle kann 
von den Besucher*innen durch ein altes, schweres Scheunentor be-
treten werden. Ergänzt wird der monumentale Bau von rotierenden 
Plakatwechslern und einer Projektion in den Räumen der Archivga-
lerie, die das fotografische Konvolut des Archivs der Johnson Pub-
lishing Company aufbereiten. Erstmalig wurde das Bildmaterial in 
den Magazinen Ebony und Jet veröffentlicht – zwei Publikationen 
mit Kultstatus, die maßgeblich zur Verbreitung Schwarzer Kultur in 
den Vereinigten Staaten beitrugen. Im Zusammenspiel von Skulp-
tur und Fotografie eröffnet Gates’ Arbeit einen Raum, der Fragen zu 
Schwarzer Geschichte, Identität und Repräsentation aufwirft und 
dabei die Möglichkeit birgt, gezielt in die Reproduktion von Reali-
tät einzugreifen.

Drawing from a vast multiform practice that encompasses sculpture, 
installation, film, performance, improvisation, musical composition, 
and urban intervention, Gates plans to transform the Middle Hall into a 
place of social interaction and encounter, creating a multi-faceted ins-
tallation that will intervene directly into the architecture of the building. 
Entitled, THE BLACK CHAPEL, the work evokes a room being struck by 
lightning – powerful like both spiritual and political images – and com-
prises both a high, triangular chapel that can be entered by visitors, 
along with a series of scroll-screens displaying images from the John-
son Publishing archives. These photographs were first published in the 
magazines ‘Ebony’ and ‘Jet’ - two iconic publications within the disse-
mination of black culture in the United States – with the subsequent in-
terplay of sculpture and photography resulting in a space that critically 
interrogates black history, identity and representation.

Konzert | 26.10. 19.30 Uhr

The Church of Funk 
Theaster Gates and the Black Monks
Mit Theaster Gates, Mikel Avery, Yaw Agyeman, 
Michael Drayton, Ben Lamar Gaye und Jeff Parker 

20 € | Tickets erhältlich online (www.hausderkunst.de) oder an der 
Kasse im Haus der Kunst 

Theaster Gatesʼ künstlerische Praxis ist interdisziplinär: Neben 
Skulptur, Film, Keramik, nimmt Musik mit Komposition und Impro-
visation einen wichtigen Platz in seinem Schaffen ein. Er ist Grün-
der und Sänger des legendären experimentellen Ensembles Black 
Monks (ehemals Black Monks of Mississippi). Die musikalischen Wur-
zeln der Gruppe liegen in der sogenannten „Music of the South“ –  
dem Blues, Funk und der Gospelmusik, greifen aber auch asketi-
sche Praktiken der östlichen Klostertraditionen auf. Die Stimmen 
und Sounds heben in experimenteller Weise die Besonderheiten 
des typischen „Black Sounds“ hervor und rufen zentrale Motive wie 
Sehnsucht, Freude, Schmerz und Ekstase auf. Einem Konzert von 
Theaster Gates und den Black Monks beizuwohnen, ist ein zutiefst 
bewegendes, spirituelles Erlebnis. 

On the occasion of FUNK, the Black Monks of Mississippi will give our-
selves permission to celebrate the multiple roots that lead to the su-
preme outness – the funky oneness – the Buddha in the room next to 
Bootsy. If you are not familiar with the funk prepare yourself because 
you wonʼt escape. The order of service provides a strategy so that the 
whitest and most German of man will want to lose themselves to the 
Supreme Order of stank. Come shout with us and shake your funky ass. 

In diesem Jahr zeigt SPIELART im Haus der Kunst die Performance BANATABA von Faustin Linyekula (siehe S. 9)
Wir freuen uns zudem, dass im Haus der Kunst am 24.10. eine Ausstellung eröffnet, die starke inhaltliche Überschneidungen zum SPIELART 
Programm aufweist und auf die wir Sie hiermit aufmerksam machen möchten: 

PERFORMANCE
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 GESPRÄCHSREIHE  
SERIES OF TALKS

Normen und Institutionen prägen bewusst, aber viel öfter auch un-
bewusst unser Leben. Sie sind nicht neutral, sondern traditionell 
weiß, männlich und heterosexuell gedacht. In einer sich durch den 
Festivalzeitraum ziehenden Gesprächsreihe werden Machtsysteme 
wie Bildungseinrichtungen, Polizei oder auch Kulturbetriebe, ins-
besondere Museen und Festivals, diskutiert und mit Themen aus 
den im Festival gezeigten Produktionen in Verbindung gesetzt. 
Weitere Informationen spielart.org/gespraeche 

Norms and institutions consciously shape our lives, but more often 
they do so unconsciously. They’re not neutral, but traditionally domi-
nated by white, male and heterosexual thinking. In a series of talks 
throughout the festival period, power systems like educational facili-
ties, the police and also cultural institutions like museums and fes-
tivals will be discussed and linked with themes from the productions 
shown in the festival.
More information spielart.org/en/gespraeche

Mit u.a. Molemo Moiloa (Johannesburg), 
Eva Neklyaeva (Santarcangelo / Helsinki), 
Johanna Keller (München), Katharina Fink (Bayreuth), 
Ann-Leigh Naidoo (Kapstadt), Tunay Önder (München), 
Nashilongweshipwe Mushaandja (Windhoek)

 BÜCHERTISCH / BOOKSTALL 
iwalewabooks

iwalewabooks ist ein Verlagshaus für Kunst und Diskurs. Mit ihren 
diversen Buchreihen widmen iwalewabooks ihre Publikationen 
Fragen des ästhetischen und sozialen Diskurses, der Politik des 
Sammelns und der Debatte über Archive. Ein weiterer Schwerpunkt 
sind akademische Positionen des Globalen Südens. Die Arbeit des 
Verlages beruht auf der Überzeugung, dass das Herausgeben von 
Büchern ein ästhetischer und kollektiver Prozess ist. Bei SPIELART 
sind iwalewabooks mit einem Bücherstand vertreten. Wann und 
wo der Büchertisch während des Festivals zu finden sein wird siehe 
spielart.org/buechertisch 

iwalewabooks is a publishing house for art and discourse. Through 
a number of series, they dedicate their publications to questions  
about aesthetic social discourses, the politics of collecting and de-
bates about archives, as well as artistic and academic positions from 
the Global South. Their work is based on the conviction that ma-
king books is an aesthetic and collective process. At SPIELART there  
will be a bookstall by iwalewabooks. For dates and locations see  
spielart.org/en/gespraeche 

www.iwalewabooks.com

 PARTYS UND KONZERTE 
 PARTIES AND CONCERTS

U20 Party 24.10.                
ab 19 Uhr im Festivalzentrum 

Eröffnungsparty 25.10.           
ab 22.15 Uhr im Muffatcafé 

Konzert Theaster Gates            
and the Black Monks 26.10. 
ab 19.30 Uhr im Haus der Kunst (siehe S. 31) 

Konzert Mira Mann 6.11.            
Einlass 20 Uhr, Konzert ab 21 Uhr im BLITZ Club 

ICH MAG DAS ist das Solodebüt der Musikerin und Autorin Mira 
Mann. Sie ist Sängerin und Bassistin der Münchner Postpunk-Band 
candelilla. Sound und Sprache ihrer neuen Songs sind ähnlich roh 
und karg wie die ihres Kollektivs, bedienen sich aber anderer Ver-
satzstücke: Laptop, risikobereite Innerlichkeit, die Struktur des 
Popsongs. Die Songs hat Mira Mann gemeinsam mit dem Kompo-
nisten Ludwig Abraham aus ihrem Gedichtband GEDICHTE DER 
ANGST (Feb 2019, Parasitenpresse) entwickelt. Die Gedichte hat sie 
im August 2017 in den ersten zwei Wochen nach ihrer Diagnose mit 
Multipler Sklerose geschrieben. Sie enden mit dem Satz: „Ich will 
meine Angst nicht verstecken.“ ICH MAG DAS denkt diese Haltung 
weiter und feiert die Kraft der Verletzlichkeit.

ICH MAG DAS (I LIKE THAT) is musician and author Mira Mann’s solo 
debut. Since 2007, she has been the singer and bassist of the Munich 
post-punk band candelilla. The sound and language of her new songs 
are similarly raw and sparse as those by her collective, only now she is 
creating her music out of different components: a laptop, an inward-
ness that is prepared to take risks, the structure of the pop song. Mira 
Mann wrote the songs with composer Ludwig Abraham based on her 
book of poetry GEDICHTE DER ANGST (POEMS OF FEAR; Feb 2019,  
Parasitenpresse). She wrote the poems in August 2017 in the first two 
weeks after her diagnosis with multiple sclerosis. The book ends with 
the sentence: “I do not want to hide my fear.” ICH MAG DAS continues 
thinking with this attitude and celebrates the power of vulnerability.

Abschlussparty 9.11.            
ab 22 Uhr im Ampere mit DJ THEGOODDOKTA

Zamani Xolo, geboren in Durban, ist bildender Künstler, DJ, Produ-
zent und Designer und arbeitet unter dem Namen THEGOODDOKTA. 
Er ist Mitbegründer des Kollektives CUSS, das bei SPIELART am 8. 
und 9.11. den Film FULLY AUTOMATED LUXURY INFLUENCER 1 – 3 
zeigt (siehe S. 28). 

Zamani Xolo, born in Durban, is a visual artist, DJ, producer and designer 
also known as THEGOODDOKTA. He is co-founder of the art collective  
CUSS, that will be showing the film FULLY AUTOMATED LUXURY  
INFLUENCER 1 – 3 at SPIELART on Nov 8th and 9th (see p. 28). 

Eine Publikationsreihe der Kunststiftung NRW 
im Alexander Verlag Berlin. 
Herausgegeben von Florian Malzacher, 
Aenne Quiñones und Kathrin Tiedemann.

Kostenlose 
Infobroschüre 
bit.ly/2YTCIhX

www.alexander-verlag.com · www.kunststiftungnrw.de
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Wir laden ein in unsere KOMFORTZONE – gestaltet von den Bühnen-
bildnerinnen Valentina Pino Reyes und Martha Pinsker. Bei Speisen 
und Getränken können Besucher*innen miteinander ins Gespräch 
kommen und die Festival-Abende ausklingen lassen. 

SPIELART: DABEISEIN  
SPIELART: PARTICIPATE 

Programmvorstellungen 
Das Festivalteam stellt das diesjährige Programm vor: 

1.10. 19 – 20 Uhr Nachbarschaftstreff Trambahnhäusl 
TBC 19 – 20 Uhr Münchner Forum für Islam | Festival AUSARTEN 
Termin siehe spielart.org/dabeisein

Kurz vor Festivalbeginn stimmen Godʼs Entertainment in der  
Favorit Bar auf SPIELART ein: 

23.10. 20.30 – 22 Uhr Favorit Bar

Künstler*innengespräche und Cool­Downs 
Artist Talks and Cool-Downs 
Im Anschluss an zahlreiche Vorstellungen finden KÜNSTLER*IN-
NENGESPRÄCHE statt. Neu in diesem Jahr sind die COOL-DOWNS, 
moderierte Nachgespräche unter Zuschauer*innen im Stil einer 
Lagerfeuerrunde. Die Termine sind den Ankündigungen der Stücke 
und dem Spielplan zu entnehmen. 

Many performances are supplemented by artist talks. New this year 
are the COOL DOWNS: chaired follow-up discussions among the au-
dience in the style of conversations around the campfire. The dates 
are given in the program.

Gemischte Tischgespräche 
Festivalzentrum
Kaum etwas verbindet so gut, wie Gespräche über Gesehenes und 
gemeinsam Erlebtes. Die GEMISCHTEN TISCHGESPRÄCHE, die beim 
sonntäglichen Brunch im Festivalzentrum stattfinden, bieten hier-
für eine Plattform: Die Besucher*innen werden im Zufallsprinzip an 
Tischen platziert und sind eingeladen, sich mit ihren Tischgefährt*in-
nen auszutauschen: über das Festival im Allgemeinen und die bisher 
gesehenen Stücke im Speziellen. Moderiert werden die Tische von 
Student*innen der Theaterwissenschaft München, der Bayerischen 
Theaterakademie August Everding, der Otto Falckenberg Schule und 
der Universität Bayreuth / Iwalewahaus, die bei Fragen ihr Expert*in-
nenwissen zu den Künstler*innen und Stücken beitragen können. 
Am 10.11. finden die Tischgespräche in Verbindung mit dem NEW 
FREQUENCIES-Brunch statt.

27.10. 12 – 13.30 Uhr
3.11. 13 – 14.30 Uhr 
 10.11. 11 – 14 Uhr NEW FREQUENCIES-Brunch

SPIELART U20 
SPIELART U20 bietet allen Theaterbegeisterten unter 20 Jahren die 
Gelegenheit, besonders tief ins Geschehen einzutauchen: Bei der 
SPIELART U20 Party am 24.10. im Festivalzentrum kann der Start 
des Festivals gemeinsam mit anderen jungen Besucher*innen ge-
feiert werden. Auf dem SPIELART Blog und auf Instagram berichten 
unsere U20 Blogger*innen mit Fotos, Videos und Texten über das 
Festivalgeschehen. Der SPIELART U20-Pass bietet die Gelegenheit, 
für 20 € sechs Theaterstücke nach Wahl zu sehen.

Bestellung U20-Pass ab 16.9. unter spielart.org/u20

SPIELART Volkshochschulkurs 
In diesem Jahr gibt es erstmals die Gelegenheit zum Besuch ei-
nes Volkshochschulkurses zum Festival. Geleitet wird der Kurs von  
Annette Geller, die seit über 20 Jahren für SPIELART tätig ist. Sie gibt 
an vier vorbereitenden Kursterminen, bei vier Vorstellungsbesuchen 
und zwei Nachbesprechungen Einblicke zu den ausgewählten Thea-
terstücken, den Künstler*innen und der Entstehung des Festivals. 

Anmeldung über www.mvhs.de | Suchwort: Spielart
102 € | Die Eintrittskarten sind in der Kursgebühr enthalten.
Die Anzahl der Plätze ist begrenzt. 

SPIELART: PERSPEKTIVWECHSEL 
Die Talkshow zum Festival, zu sehen auf dem SPIELART Blog
Wer ist bei einem Theaterfestival wie SPIELART anwesend, und wer 
nicht? Wer kommt zu Wort und wird gehört, wenn über die Stücke 
und das Festival diskutiert wird? Kulturvermittler Erkan Inan vom 
Festival AUSARTEN – Perspektivwechsel durch Kunst besucht das 
Festival gemeinsam mit 10 Münchner*innen verschiedenster Kon-
texte und Backgrounds, und kommt anschließend mit ihnen ins 
Gespräch – über das Gesehene und Nicht-Gesehene, die Festivalat-
mosphäre und die Frage, was SPIELART für die Münchner Stadtge-
sellschaft bedeuten kann.

Sendetermine siehe spielart.org/dabeisein 

Impulsion goes SPIELART
Impulsion ist ein lebendiges Netzwerk für alle, die an einer inklusi-
ven und diversen Kulturszene arbeiten. Ob mit oder ohne Behinde-
rung, gleich welchen Geschlechts, unabhängig davon, zu wem wir 
uns hingezogen fühlen oder woher wir stammen. Impulsion bringt 
Gruppen und Einzelne zusammen in der festen Überzeugung, dass 
gerade unsere Unterschiedlichkeit und Einschränkungen uns be-
reichern. Gemeinsam mit Akteur*innen der inklusiven Kulturszene 
Münchens wird Impulsion am 8. und 9.11. NEW FREQUENCIES bei 
SPIELART besuchen. Als offene Gruppe, um Impulse aufzunehmen 
und lebendig zu diskutieren. 

Anmeldung an kontakt@impulsion.xyz 
Die Teilnehmerzahl ist begrenzt.

We want to invite you our COMFORT ZONE – designed by stage de-
signers Valentina Pino Reyes and Martha Pinksker. While having food 
and drinks, visitors can get into conversation about the festival. 

 FESTIVALZENTRUM:  KOMFORTZONE 
 FESTIVAL CENTRE:  COMFORT ZONE 
Geöffnet täglich 11.30 –  1 Uhr 
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BARRIEREFREIHEIT 

Kontaktperson für Fragen zur Barrierefreiheit / For all questi-
ons regarding accessibilty, please contact
Maria Mosca, barrierefrei@spielmotor.de / Tel.: 089 / 2805607

Early Boarding
Für Menschen mit körperlichen oder sensorischen Ein-
schränkungen, mit sichtbaren und nicht-sichtbaren Behin-
derungen, bieten wir (bei allen Veranstaltungen mit einer 
festgesetzten Einlasszeit) jeweils 10 Minuten vor Beginn 
einen Vor-Einlass an. Eine Anmeldung per Email ist mög-
lich. Auch ohne Voranmeldung kann am gekennzeichneten 
Treffpunkt am Early Boarding teilgenommen werden. 
For everyone with sensory sensitivities, visible and invisible 
disabilities, we offer an early entrance to all our shows. The 
Early Boarding starts 10 minutes before the regular admis-
sion. You can sign up or attend spontaneously by showing 
up at the marked meeting point.

Auf der Website und im Programmheft finden Sie folgende Icons: 

Alternative Sitz- und Liegemöglichkeiten / Alternative 
Seating
Ein Theaterbesuch erfordert oft langes Sitzen auf Stühlen 
auf engem Raum. Dafür möchten wir Alternativen anbie-
ten. In einigen Spielstätten stehen Sitzsäcke und Matten 
zur Verfügung, damit alle Menschen die Veranstaltung ge-
nießen können: Diese alternativen Plätze sind begrenzt. 
Wenn Sie das Angebot in Anspruch nehmen möchten, nut-
zen Sie bitte das Early Boarding oder kontaktieren Sie uns 
nach dem Kartenkauf direkt.
At some venues we offer bean bags and mats as alternative 
seating options for everyone who has trouble sitting on a 
chair for an extended period of time. As these alternative 
seats are limited, we advise you to either contact us in ad-
vance or take part in the Early Boarding.

Relaxed Performance
Das Format Relaxed Performance richtet sich an alle, die 
von einer entspannteren Atmosphäre profitieren. Im Pub-
likum sind Geräusche und Bewegung ausdrücklich erlaubt. 
Zudem verzichten die Inszenierungen auf starke sensori-
sche Reize (z.B. flackernde Lichtwechsel). Besucher*innen, 
die eine Pause brauchen, können den Raum jederzeit ver-
lassen und wieder zurückkommen. Bei den Relaxed Perfor-
mances gibt es zudem ein Early Boarding sowie alternati-
ve Sitz- und Liegemöglichkeiten. Folgende Stücke werden 
als Relaxed Performances gezeigt: 
For anyone who would benefit from a more relaxed perfor-
mance environment. You can make noise during the show 
and you can come and go if you need to take a break. There  
will be no strong sensori stimuli (e.g. extreme changes of 
light). All Relaxed Performances offer alternative seating 
and an Early Boarding. The following pieces will be shown 
as Relaxed Performances:
- THE ECSTATIC (siehe S. 14) 
- 12AM: AWAKE & LOOKING DOWN (siehe S. 17)

Informationen zum barrierefreien Zugang einzelner 
Spielstätten / Additional venue information:

AKADEMIESTUDIO: Eingang über Zumpestraße ebenerdig, 
schwere Tür, Schwelle 4 cm. Lift (nur mit Personal).

MÜNCHNER KAMMERSPIELE: Da nur eine begrenzte An-
zahl von Rollstuhl-Plätzen zur Verfügung steht, sollten 
diese spätestens zwei Tage vor dem Vorstellungstag an 
der Theaterkasse der Kammerspiele bestellt werden unter 
089 / 233 966 00. 

MUSEUM FÜNF KONTINENTE: Barrierefreier Zugang über 
Knöbelstraße, bitte läuten. 

AKADEMIESTUDIO: Entrance via Zumpestraße, heavy door, 
threshold 4 cm. Lift (only with staff).

MÜNCHNER KAMMERSPIELE: As there are limited spots for 
wheelchairs, please contact the Kammerspiele box office 
two days before the show 089 / 233 966 00.

MUSEUM FÜNF KONTINENTE: Wheelchair access via Knöbel-
straße, please ring the bell.

Rollstuhlgerechter Zugang mit rollstuhlgerechtem WC / 
Wheelchair accessibilty with wheelchair-accessible rest-
rooms 
Für detaillierte Informationen zu den einzelnen Barriere-
freien WCs kontaktieren Sie uns.
For detailed information regarding the restrooms, please 
contact us. 

Aufzug nur mit Anmeldung / Usage of the elevator only 
with prior notice
Bitte kontaktieren Sie uns am Vortag. 
Please contact us the day before.

Eingeschränkte Barrierefreiheit / Limited accessibility 
Hilfestellung wird benötigt, z.B. zum Öffnen von Türen. 
Help might be needed, e.g. for opening doors.

Induktive Höranlagen / Audio induction loops 

Gebärdensprache / German Sign Language
Die Vorstellung von NO PRESIDENT am 25.10. sowie das an-
schließende Künstler*innengespräch werden in Deutsche 
Gebärdensprache übersetzt. 
The performance NO PRESIDENT and the following artist talk 
will be translated to German Sign Language on Oct 25th.

Buchverlag Neuerscheinungen

Die Kunstfreiheit gehört 
zu den am stärksten 
geschützten Rechten 
des deutschen Grund-
gesetzes, doch wie sieht 
es mit den Rechten der 
Bühnenkünstler aus? Su-
chen junge Theaterprak-
tikerinnen und -praktiker 
den Einstieg in den Be-
ruf, sind sie mit einer 
Reihe von rechtlichen 
Anforderungen kon-
frontiert, die ihnen an 
den Kunsthochschulen 
häufig nicht vermittelt 
wurden.

„Theaterrecht“ vom In-
tendanten und Rechts-
anwalt Christoph Nix 
ist ein praxisorientierter 
Ratgeber, der über die 
Rechtsgrundlagen von 
Bühnenkünstlern an 

staatlichen Theatern, 
als freie Künstler oder 
als Gruppe informiert. 
Aktuell und verständlich 
werden u.a. das Bühnen-
arbeitsrecht, das Ver-
eins- und Gesellschafts-
recht, das Urheberrecht 
oder Fragen der Mit-
bestimmung erläutert. 
Darüber hinaus enthält 
der Band eine ausge-
wählte Textsammlung 
der wichtigsten bühnen-
rechtlichen Gesetzestex-
te, den NV Bühne sowie 
Musterverträge.

Sprechen ist Teil unseres 
Verhaltens. Wenn wir 
sprechen, teilen wir uns 
anderen mit. Das gesti-
sche Sprechen geht von 
einem motivierten und 
intendierten Verhalten 
auf der Bühne aus. Es 
wurde aus dem von Ber-
tolt Brecht beschriebe-
nen Begriff des Gestus 
entwickelt und seither 
als Methode fortlaufend 
erweitert und aktuali-
siert.

Die Sprechwissenschaft-
lerin Viola Schmidt hat 
die Methode des ges-
tischen Sprechens ent-
scheidend mitgeprägt 
und kann dabei auf eine 
langjährige wie inter-
nationale Erfahrung zu-
rückgreifen. 

In diesem Praxishand-
buch diskutiert sie die 
theoretischen Grund-
lagen des gestischen 
Sprechens und veran-
schaulicht diese durch 
verschiedene Spiele und 
Übungen. 

Mit einem Vorwort von 
Devid Striesow

Christoph Nix
Theaterrecht
Handbuch für Theatermacher

Paperback mit 252 Seiten
ISBN 978-3-95749-158-9
EUR 20,00 (print) / 16,99 (digital)

Viola Schmidt
Mit den Ohren sehen
Die Methode des gestischen 
Sprechens an der Hochschule für 
Schaus pielkunst Ernst Busch Berlin

Paperback mit 352 Seiten
Mit zahlreichen Illustrationen
EUR 19,50 (print)
EUR 16,99 (digital)

Informieren Sie sich über Ihre Rechte 
im Theaterbetrieb

Die Methode des gestischen Sprechens
an der Ernst Busch-Schule, Berlin 

Neues Basiswissen für die Theaterpraxis

Erhältlich in Ihrer Buchhandlung oder portofrei unter
www.theaterderzeit.de
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Das Gastspiel LEGACY wird mit freundli-
cher Unterstützung des Institut Français 
und des französischen Ministeriums für 
Kultur / DGCA durchgeführt.

Die Projekte DEATH AND BIRTH IN MY 
LIFE und 21 – ERINNERUNGEN ANS ER-
WACHSENWERDEN werden gefördert von 
Pro Helvetia, Schweizer Kulturstiftung.

Die Projekte 21 – ERINNERUNGEN ANS 
ERWACHSENWERDEN; ONDAANISA YO  
POMUDHIME und ỌLỌ́ MỌYỌYỌ  werden  
veranstaltet in Kooperation mit dem Staat-
lichen Museum Ägyptischer Kunst.

Aug in Aug mit Meisterwerken aus fünf Jahrtausen-
den erleben die Besucher im Staatlichen Museum 
Ägyptischer Kunst einen zeitlosen Dialog der Kul-
turen: Zeitgenös sische Kunst in all ihren Spielarten 
trifft in der Dauerausstellung, in zahlreichen Ver-
anstaltungen und Sonderausstellungen auf die alt-
ägyptischen Denkmäler.

Das Projekt TOTEM wird veranstaltet in 
Zusammenarbeit mit dem Museum Fünf 
Kontinente.

Das Projekt UNTER DEM TEPPICH wird 
veranstaltet in Zusammenarbeit mit dem 
Bellevue di Monaco und der Lothringer13_
Florida und gefördert vom Österreichischen 
Kulturforum Berlin.

Das Projekt NO.ONE.GIVES.A.MOSQUITO’S.
ASS.ABOUT.MY.GIG wird veranstaltet in 
Zusammenarbeit mit dem Harry Klein und  
dem MTV München von 1879 e.V.

Das Konzert ICH MAG DAS wird veranstaltet 
in Zusammenarbeit mit dem BLITZ Club. 

Der SPIELART Volkshochschulkurs wird 
veranstaltet in Zusammenarbeit mit der 
Münchner Volkshochschule. 

SPIELART: RESPONSES wird veranstaltet 
in Zusammenarbeit mit der Bayerischen 
Theaterakademie August Everding und 
der Otto Falckenberg Schule. 

IMPULSION GOES SPIELART wird veran-
staltet in Zusammenarbeit mit Impulsion 
e.V. – Netzwerk inklusiver Kunst und Kulur 

 

SPIELART: PERSPEKTIVWECHSEL sowie 
eine Programmvorstellung im Münchner 
Forum für Islam entstehen in Zusam-
menarbeit mit dem Festival AUSARTEN – 
Perspektivwechsel durch Kunst.

Weitere Programmvorstellungen in Zu-
sammenarbeit mit dem Nachbarschafts-
treff Trambahnhäusl und der Favorit Bar 

SPIELART arbeitet zusammen mit 
LUSOFONIA e.V. 

Medienkooperation 

Medienpartner

DANKE

Stadtrat und Kulturreferat der 
Landeshauptstadt München 
Dr. Hans-Georg Küppers, Anton Biebl, 
Marek Wiechers, Marc Gegenfurtner, 
Norbert Eder, Heike Lies, Katrin Griep,
Maximilian Dorner, Christoph Schwarz
 
BMW Group, 
BMW Konzernkommunikation und Politik
Maximilian Schöberl
BMW Kulturengagement 
Prof. Dr. Thomas Girst, Stefanie Jennes
 
Goethe-Institut e.V. 
Dr. Joachim Bernauer, Julia Hanske, 
Susanne Traub
 
Münchner Kammerspiele
Matthias Lilienthal, Christoph Gurk, 
Martina Taube, Anne Pöhlmann, 
Sabine Klötzer, Katrin Dod, Anne Schulz
 
Gasteig München GmbH 
Max Wagner, Robert Castellitz, 
Stefan Knieper, Hans-Georg Koschny
 
Muffatwerk 
Dietmar Lupfer, Elke Luginsland
 
Haus der Kunst 
Dr. Jana Baumann, Dr. Damian Lentini, 
Anna Schneider, Andrea Saul
 
Staatliches Museum Ägyptischer Kunst 
Dr. Sylvia Schoske, Dr. Arnulf Schlüter, 
Roxane Bicker
 
Museum Fünf Kontinente 
Dr. Uta Werlich, Dr. Stefan Eisenhofer
 
Bellevue di Monaco 
Moritz Schleissing, Katha Walpoth
 
Theaterwissenschaft München 
Katrin Kazubko, Hermann Hübner,
Veronika Wagner
 
Lothringer13 
Jörg Koopmann
 

Lothringer13_Florida 
Beowulf Tomek, Maria von Mier, 
Gülbin Ünlü, Frauke Zabel
 
Hoch X
Ute Gröbel, Benno Heisel, 
Susanne Weinzierl, Wolfi Eibert, 
Veronika Heinrich

Einstein Kultur
Vivian Peruth

Harry Klein
David Süß

Boxabteilung des
MTV München von 1879 e.V.
Oliver Sawitzki

Münchner Volkshochschule 
Marianne Müller-Brandeck, 
Klaus Schlaier
 
Erkan Inan
 
Nuschin Rawanmehr

Otto Falckenberg Schule
Malte Jelden

Bayerische Theaterakademie 
August Everding 
Josef Bairlein, Adrian Herrmann

Iwalewahaus 
Katharina Fink

Thomas Ritter
Amelie Althaus
Chiara Prasser
Felix Erbersdobler

Derag Livinghotel am Deutschen Museum
arthotel munich
Reisebüro Klaus Huber
Bavaria Zelte GmbH

PARTNER UND 
FÖRDERER 
 Die Gastspiele und Koproduktionen aus dem  
afrikanischen Raum und aus China werden 
größtenteils gefördert vom Goethe-Institut.

Die Projekte THE ECSTATIC, OREST IN 
MOSSUL, ALL INCLUSIVE und MUSEUM OF  
LUNGS werden veranstaltet in Zusammen-
arbeit mit den Münchner Kammerspielen. 

Das Gastspiel THE ECSTATIC wird geför-
dert vom Fachausschuss Tanz und Thea-
ter Basel Stadt / Basel Land.

Die Gastspiele ALL INCLUSIVE von Julian 
Hetzel und MY HOME AT THE INTERSEC-
TION von Abhishek Thapar werden ge-
fördert vom Nederlands Fonds voor Podi-
umskunsten.

Das Projekt BANATABA wird veranstaltet 
in Zusammenarbeit mit dem Haus der 
Kunst.

 

NO PRESIDENT. EIN AUFKLÄRERISCHES 
HANDLUNGSBALLETT IN ZWEI UNMO-
RALISCHEN AKTEN ist eine Produktion 
von Ruhrtriennale & Düsseldorfer Schau-
spielhaus. Uraufführung bei der Ruhrtri-
ennale am 14. September 2018. Produk-
tion (Wiederaufnahme und Touring): HAU 
Hebbel am Ufer (Berlin). Premiere in Ber-
lin am 16. Oktober 2019 HAU2.
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Künstlerische Leitung 
Sophie Becker 

Festivalleitung 
Tilmann Broszat 

Mitarbeit Künstlerische 
und Festivalleitung 
Nora Niethammer 

Kuratorische Beratung 
Boyzie Cekwana 
Laila Soliman 

Konzeptteam 
Sophie Becker 
Tilmann Broszat 
Nora Niethammer 
Dagmar Walser 
Tamara Pietsch 
Chris Schinke

Dramaturgische Beratung 
Diskurs
Felizitas Stilleke 
Dagmar Walser

Dramaturgie, Öffentlich-
keitsarbeit, Vermittlung 
Tamara Pietsch 

Öffentlichkeitsarbeit 
und Social Media 
Chris Schinke 

Pressearbeit 
Claudia Illi

Mitarbeit Presse- und 
Öffentlichkeitsarbeit 
Ruth Ortlieb

Blog / Mitarbeit Social Media
Kristina Kilian (Video)
Julia Weigl
Silvia Bauer

Mitarbeit Schulprogramm 
Annette Geller

 IMPRESSUM 

Veranstalter 
Spielmotor München e.V. –  
Eine Initiative der Stadt  
München und der BMW Group 

Künstlerische Leitung 
Sophie Becker 

Festivalleitung 
Tilmann Broszat 

Redaktion 
Tamara Pietsch, Nora Niethammer, 
Sophie Becker, Karl Beckers

Texte 
Tamara Pietsch 
Chris Schinke 
SPIELART-Künstler*innen

Übersetzungen 
Bochert Translations 

Gestaltung
Wortmarke und Corporate Design: 
Gestaltungsbüro Hersberger SGD, 
Gestalterische Umsetzung: 
Lia König GRAFIKDESIGN

Druck
G. Peschke Druckerei GmbH, 
Parsdorf 

TEAM

Audience Development 
Sarah Bergh 
Sara Mack 
mit Gruppe ECHOLOT: 
Muriel Aichberger, Sándor  
Klunker, Modupe Laja und  
Isaac Martínez

Wortmarke und  
Corporate Design
Gestaltungsbüro 
Hersberger SGD

Gestalterische Umsetzung
Lia König GRAFIKDESIGN

Gestaltung 
Festivalzentrum
Valentina Pino Reyes 
Martha Pinsker

Produktion 
Walter Delazer 
Nora Niethammer
Annette Geller 

Projektbetreuung / 
Hospitality 
Angelika Endres
Veronika Heinrich
Saskia Ottis
Andrea Schick
Florian Stagliano
Veronika Wagner
Deike Wilhelm
und andere

Festivalbüro, Werbung, 
Kartenorganisation 
Karl Beckers 
Maria Mosca 

Vertrieb Werbung 
Uli Thilemann 

Technische Gesamtleitung
Ulli Napp

Mitarbeit technische 
Leitung
Werner Kraft
Peter Weyers

Technische  
Spielstätten-Leitung 
Michael Beyermann
Wolfi Eibert
Hermann Hübner
Thomas Lorenz
Peter Mentzel
Peer Quednau
Edi Schnur

Technikteam 
Manfred Bachler
Manfred Beinkofer
Nik Berninger
Sven Breuer
Kirsty Campbell
Philip Foidl
Andi Geier
Nik Gogeißl
Lukas Gröbel
Hannes Hahn
Andi Kern
Boris Kluska
Michael Kunitsch
Clemens Nagl
Nico Sierig
Andi Simon
Philip Zimmermann
Bertram Zöhl

Requisite
Marika Antesberger

Veranstalter 
Spielmotor München e.V. – 
eine Initiative der Stadt Mün-
chen und der BMW Group 

Vorstand 
Anton Biebl, 
Vorstandsvorsitzender 
Maximilian Schöberl, 
Stellv. Vorstandsvorsitzender 

Geschäftsführerin 
Viktoria Strohbach-Hanko 

Verwaltungsassistenz 
Christa Meißl
 

Festivalabo
10 Eintrittskarten nach Wahl 
max. 2 pro Vorstellung
Preis: 100 € | ermäßigt* 50 €

NEW FREQUENCIES­Abo
ab 6 Eintrittskarten für den  
Programmteil NEW FREQUEN-
CIES zahlen Sie pro Ticket 3 €, 
ermäßigt* 2 €.
Je ein Ticket pro Vorstellung. 
Nur solange der Vorrat reicht.

U20­Pass
6 Eintrittskarten nach Wahl 
max. 2 pro Vorstellung
Preis: 20 €
Nur für unter 20-jährige,  
Altersnachweis muss beim Thea-
terbesuch mitgeführt werden.
Erhältlich ab 16.9. unter 
spielart.org/u20 
Nicht bei München Ticket er-
hältlich.

Die Vorstellungen in den Münch-
ner Kammerspielen sind mit 
Ausnahme von OREST IN  
MOSSUL nicht im Abo erhältlich.

Die Festivalabos sind nur an  
den Vorverkaufsstellen von 
München Ticket erhältlich sowie 
im Festivalbüro von SPIELART, 
Lothstr. 19, 11 – 13 Uhr und  
14 – 17 Uhr (hier ist nur Barzah-
lung möglich).

Vorverkaufsstellen 
München Ticket

im Gasteig (Glashalle)
Rosenheimer Straße 5
Montag – Freitag 10 – 20 Uhr
Samstag 10 – 16 Uhr
 
im Rathaus
am Marienplatz / Zugang  
Dienerstraße
Montag – Samstag 10 – 19 Uhr
 
im Olympiapark
Info-Pavillon am 
Olympia-Eissportzentrum
Spiridon-Louis-Ring 7
Montag – Samstag 11 – 19 Uhr

im Deutschen Theater 
Schwanthalerstr. 13
Montag – Samstag 10 – 19 Uhr

sowie alle bekannten  
Vorverkaufsstellen

Ticket Telefon
089 / 54 81 81 81
Montag – Freitag 9 – 19 Uhr
Samstag 9 – 14 Uhr 

Online-Kartenverkauf
www.muenchenticket.de

SPIELART ist Partner von Kultur-
Raum München e.V. KulturRaum 
vermittelt kostenfreie Tickets  
für Kulturveranstaltungen an 
Menschen mit nachgewiesen 
geringem Einkommen sowie für 
Kinder aus einkommensschwa-
chen Familien. Anmeldung, 
Infos und Tickets – nur für an-
gemeldete KulturGäste: 
www.kulturraum-muenchen.de

Kultur Raum
München

*Ermäßigungen (begrenztes 
Kontingent) erhalten Studie-
rende, Schüler*innen, Auszubil-
dende, Arbeitslose, Senior*in-
nen (ab 65) und Menschen mit  
Behinderung gegen Vorlage 
eines entsprechenden Auswei-
ses im Vorverkauf und an den 
Abendkassen.
Abendkasse im jeweiligen Ver-
anstaltungsort eine Stunde vor 
Beginn der Vorstellung.
 
In den Kartenpreisen sind  
die Vorverkaufs- und System-
gebühren enthalten.

KARTENVERKAUF  
Vorverkaufsbeginn: 16.09.2019

Bildnachweis
Titelbild: THE ECSTATIC | Jeremy Nedd © Philip Frowein
Andreas Etter (21 – ERINNERUNGEN ANS  
ERWACHSEN WERDEN, MY BODY BELONGS TO ME) 
Marion Savoy (AS FAR AS MY FINGERTIPS TAKE ME) 
Loys Linyekula (BANATABA) 
Dr. Heinrich Brinkmöller-Becker (NO PRESIDENT)
Ziad Abu-Rish (CULTURAL EXCHANGE RATE) 
Benno Seidel (DEATH AND BIRTH IN MY LIFE) 
Krisztina Csányi (HUNGARIAN ACACIA)
Park Suhwan (BIG NOTHING) 
Bea Borgers (PLEASANT ISLAND)
Philip Frowein (THE ECSTATIC)
Leontien Allemeersch (MIKADO REMIX)
Hugo Glendinning (SPEAK BITTERNESS,  
12AM: AWAKE & LOOKING DOWN,  
AND ON THE THOUSANDTH NIGHT)
Mingu Jeong (REHAB TRAINING)
Gabriella Furno (ỌLỌ́ MỌYỌYỌ) 
Thomas Lenden (A SONG TO HEAR YOU ARRIVING,  
THE FURIOUS RODRIGO BATISTA,  
MY HOME AT THE INTERSECTION) 
Fernando Nhavene (SOLO FÜR MARIA)
Helena Verheye (ALL INCLUSIVE)
Dylan Piaser (LEGACY)
Agathe Poupeney (CONGO)
John Hogg (BAG BEATINGS)
Guillaume Musset (MUSEUM OF LUNGS) 
Zivanai Matangi (COMMISSION CONTINUA) 
Widhi Cahya (TUBUHDANG TUBUHDUT)
Zanele Nyembe (DIKGARURU)
Maarten Geukens (SHORT OF LYING)
Olivia Rosendorfer (VERTIGO YEARS) 
Studios Kabako (PIKI PIKI)
Simon Lenskens (LAGUNA BEACH) 

SPIELART-Künstler*innen (UNTER DEM TEPPICH,  
NO.ONE.GIVES.A.MOSQUITO’S.ASS.ABOUT.MY.GIG,  
ON THIN ICE, ONDAANISA YO POMUDHIME,  
OREST IN MOSSUL, TOTEM, VERSUCH ÜBER DAS STERBEN, 
STEPS, BABA COME TO ME, BODY OF KNOWLEDGE,  
WHAT HAPPENED TO ME,  
1967: NONNA DOESN’T LIVE HERE ANYMORE,  
FULLY AUTOMATED LUXURY INFLUENECER 1 – 3,  
SELF LIFE DRAWING)



ANZEIGE
BMW

SEE THE UNSEEN. 
AN ARTIST’S JOURNEY MADE POSSIBLE.

www.bmw-art-journey.com

The BMW Art Journey is a global art initiative of Art Basel and BMW offering artists an opportunity to under take journeys of 
creative discovery. Like a mobile studio it can take artists almost anywhere in the world. See the unseen: an artist’s  journey 
made possible.


