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LIEBE LESER*INNEN, LIEBE FREUND*INNEN VON
TANZ FUR JUNGES PUBLIKUM,

was fehlt in der Kulturlandschaft Deutschlands? Obgleich es auf diese
Frage viele Antworten geben mag, kamen die drei Partnerinstitutionen
K3 | Tanzplan Hamburg, Fokus Tanz | Tanz und Schule e.V. Miinchen

und die fabrik Potsdam im Jahr 2018 zum gleichen Schluss: Es braucht
ein bundeslanderibergreifendes Netzwerk, um eine nachhaltige Struktur
zur Produktion zeitgendssischer Tanzstlicke fiir junges Publikum zu ent-
wickeln. Der Griindungsgedanke von explore dance - Netzwerk Tanz
fiur junges Publikum war somit im Raum.

Zeitgenossischer Tanz hat mehrfach bewiesen, dass er das Potential
besitzt, Kinder und Jugendliche unabhangig von ihrem Wohnort und
ihrem sozialen Hintergrund zu bewegen, anzuregen und als aktiven Teil
unserer Gesellschaft zu emanzipieren. Die Férderung durch TANZPAKT
Stadt-Land-Bund aus Mitteln der Beauftragten der Bundesregierung fiir
Kultur und Medien und durch die Kommunen und Lander der Projekt-
partner zeigt, welche kulturpolitische Relevanz das Projekt tragt und wie
wichtig es ist, Kindern und Jugendlichen einen Zugang zu kultureller
Teilhabe auch im Bereich Tanz zu erméglichen.

Im Juli 2022 hat nach vielfaltigen Erfahrungen die zweite Projektphase
begonnen und das Netzwerk explore dance geht um den neuen Partner
HELLERAU - Europaisches Zentrum der Kiinste Dresden erweitert in die
Zukunft. Aus den Herausforderungen der letzten Zeit kristallisiert sich
ein wichtiges Credo heraus: wenn das Publikum nicht zu uns kommen
kann, bringen wir den Tanz zu ihm! So ist das kiinstlerische Programm in
der Férderphase ab 2023 auf das innovative Pop Up Format konzentriert,
welches Choreograph*innen landesweit in die Klassenrdaume und Kultur-
zentren und in Beriihrung mit dem uns so wichtigen jungen Publikum
bringt.

Dieses Magazin ist ein Archiv, eine Auseinandersetzung und ein Ausblick
zugleich. Die im Laufe der ersten Projektphase entstandenen Beitrage
des explore dance Journals zeigen die Bandbreite der kreierten Stiicke
und die Resonanz, die sie bewirkt haben. Eine Auswahl der urspriinglich
online prasentierten Beitrage sind nun in gebundener Form editiert.

In diesem Sinne, bleibt in Bewegung und explore dance!

Oskar Smoliny,
Redaktion explore dance Journal
im Namen der Projektpartner*innen
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POPUPS

Die Pop Ups sind ca. 40-miniitige Stiicke fiir verschiedene Altersgruppen.
Sie sind vielfaltig, bunt und in der Ausstattung so unaufwendig, dass sie
tiberall gezeigt werden kénnen - in Klassenzimmern, Turnhallen, Galerien,
Begegnungszentren oder Open Air. Besonders fiir die Auffiihrungen

an Schulen bieten wir begleitende Workshop- oder Gesprachsformate
an, die den unterschiedlichen Bedarfen der Schulen angepasst werden.
Wenn ein neues Pop Up entsteht, gibt es fiir einzelne Klassen auch die
Méglichkeit, die Stiickentwicklung durch Probenbesuche und andere
partizipative Formate zu begleiten.
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DEUFERT&PLISCHKE

SUPER-
HELD*INNEN
IN WOLL-
SOCKEN
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Oder: Ich packe meinen Koffer und nehme mit ...
ein Tanzstiick zum Spinnen!
Kiinstlerzwilling deufert&plischke entwickeln
gemeinsam mit Schulkindern aus der Freien Schule
Potsdam ein ,Pop-Up™-Tanzstiick, das bewegte
Geschichten uiber Kleidung versammelt und vom
Spafl am gemeinsamen Tanzen lebt.

VON ALEXANDRA HENNIG — 10. JANUAR 2020



Collage: Superheld mit selbst gestrickten
Socken und Handschuhen; ein feiner Herr
im Reifrock; Schafer*in mit Felljacke und
Hut; Tanzer*in mit Schal und Handschuhen;
Seiltanzerin mit Kringelbart; Ritter mit
Handtasche; Kosmonautin oder Astronaut?;
Bauchtéanzer*in mit Blumenbadekappe.

Eines sei voran gestellt: ,, spinnen” lasst
in mir als Zuschauerin den Glauben an
das transformative Potential von Tanz
wieder (er)wachsen (werden): hier
werden im Kleinen spielerisch grofie
Fragen verhandelt, Gender-Stereotype
abgestreift, Gruppenprozesse sicht-
bar gemacht und nebenbei wird die
vierte Wand zwischen Zuschauer*innen
und Performer*innen eingerissen.
Frei und tanzerisch spinnen lasst es sich
wohl am besten im Team - und das
kann Dank der multiplen Bedeutung
des Wortes gleich Vieles auf einmal
sein und ganz unterschiedlich ausse-
hen. Auch wenn die Projektbeteiligten
hier vordergriindig mit einer textilen
Dimension gearbeitet haben, ermutigt
»Spinnen” im besten Sinne dazu, beherzt
den Faden zu verlieren.

VERWOBENE GESCHICHTEN IN
BUNTEN GEWANDERN

~Sspinnen” erscheint als komplexes
Geflecht von Erzahlungen, die den
kiinstlerischen Umgang mit Textilien,
die Erzahlkunst ebenso wie die Ver-
bindung von Korper - Text — Bewe-
gung - Struktur und Tanz umspannen.
Nehmen wir den Faden wieder auf: Ich
treffe Verena Sepp, choreographische
Assistentin des Projekts, nach der ersten
gemeinsamen Recherchewoche mit
den Kindern:

Aus ihren Berichten vom Arbeitsprozess
wird deutlich, dass hier eine Haltung
des gegenseitigen Lernens, eine Neugier
und Offenheit seitens der Macher*innen
am Werk war. So haben sie zunéchst
Geschichten der Kinder gesammelt
(und in groBBer Runde weitergesponnen),
die in spezifischer Weise mit Kleidungs-
stiicken verbunden waren. ,Es war sehr
beeindruckend, wie vielseitig und tief-
sinnig die Geschichten der Kinder

DEUFERT&PLISCHKE



waren”, so Sepp. ,,Es hat uns auch daran
erinnert, wie sehr unsere Erinnerungen
an Situationen oder Lebensphasen an
den Kleidern hangen, die wir in diesen
Situationen trugen.” Die Bandbreite der
Geschichten, die als Tonspuren im Stiick
zu hoéren sind, ist dabei denkbar divers.
Von spektakularen Unfall- und Rettungs-
geschichten, liber Erinnerungen an

Vertrautheit und Geborgenheit, Gefiihle
zu Menschen, die sich in ihren Klei-

dungsstiicken lebendig gehalten haben.

Wie identifizieren wir uns mit unserer
Kleidung? Welche Sehnsiichte, Fanta-
sien, Konflikte und Veréanderungen
kénnen wir in Form von Geschichten
und Bewegungen liberwerfen oder
abstreifen? Uber die Kleidergeschichten
in ,,spinnen” werden Mdoglichkeiten zur
Verwandlung, zum Verkleiden und zum
Rollenspiel buchstablich greifbar: mit
Hilfe von gesammelten und mitgebrach-
ten Klamotten haben die Beteiligten in
der ersten Woche viele Bewegungs-
recherchen entwickelt. Aus gemeinsa-
men choreographischen Spielen und
kleinen Versuchsanordnungen sind
schliellich die Spielregeln fiir das Stiick
entstanden, berichtet Verena Sepp. So
haben sie einander u.a. Lieblingsbewe-
gungen gezeigt und versucht, diese in
einfachen Bewegungsexplorationen
weiter auszudifferenzieren. Experimente
wie: ,Kénnen wir die Bewegung grofier
machen, kleiner, eckiger2” wurden von
den Kindern in aller Sorgfalt untersucht.

Klar wird, dass hier ein Stiick entstanden
ist, das fiir, vor allem aber mit Kindern
gestaltet wurde. Die Kinder wurden
schon im Laufe der ersten Tage sehr

experimentierfreudig. Rollen oder
Geschmacksfragen konnten in den Hin-
tergrund treten, sobald der Spaf3 an der
Bewegung luiberwog: ,,Zum Beispiel in
einem weiten Rock, der sich wunder-
bar aufblaht, wenn man sich dreht”.

PROBENIMPRESSIONEN:
~JEDES KORPERTEIL ZAHLT*

Vor Ort im Proberaum der Freien Schule
Potsdam I6st sich diese Vorstellung
von Bewegungs- und Experimentier-
freude schon in der ersten halben
Stunde meines Besuchs ein. Wahrend
ich mich zum Warm-Up mit meinem
Notizbuch an die Seite setze und in
meiner Position als Beobachterin ein-
richte, wiirde ich mich am liebsten mit
unter die konzentriert herumwuseln-
den kleinen Tanzer*innen mischen, die
Bewegungen voneinander ,klauen’ (lasst
mehr Interpretationsraum als ,kopie-
ren’), sich mit verschiedenen Kleidungs-
stlicken ausstaffieren und sehr darauf
achten, die Spielregeln korrekt anzu-
wenden. David Kummer, neben Verena
Sepp als Unterstiitzung im Einsatz,
leitet die freie Bewegung an und gibt
immer wieder Impulse zum Richtungs-
wechsel: ,,Und jetzt alle: Klauen, was
das Zeug halt. Jedes Korperteil zahlt!”

SEILTANZERIN MIT BADEKAPPE /
HERR MIT REIFROCK /
RITTER MIT BOMMELMUTZE

Nach der Mittagspause geht es an die
Figurenentwicklung: Thomas Plischke
hat als choreographische Vorlagen
auBBergewohnliche Figuren entworfen,
die sich jeweils durch eine besondere

10 —n



Kombination von Kleidungsstiicken und
Korperhaltungen auszeichnen. Zunachst
in ,Arbeitsgruppen’ und dann gemein-
sam in groBer Runde werden Bewe-
gungsqualitaten der Figuren diskutiert
und festgehalten.

Bei all dem geht es um das Zusammen-
spiel von Bildern, Vorbildern und Neu-
interpretation. Die Spielanweisungen
und Bewegungsqualitaten zu den
Figuren sind Wegweiser, keine festste-
henden Regeln: ,Es gibt nicht die eine
richtige Bewegung” erinnert Kattrin
Deufert die Kinder am Ende der Ubung.
Auch wenn es um nichts Geringeres
als die Ausarbeitung einer Stiickparti-
tur geht, bekommt jede*r immer wieder
den Raum, die Aufgaben auf ihre*seine
eigene Weise umzudeuten - mit ihnen
zu spielen, sie weiter zu spinnen. ,Es
ist faszinierend fiir uns, wie tiefsinnig
die einzelnen Kleidungsgeschichten
der Kinder sind, aber auch, wie frei sie
teilweise mit den Kleidungsstiicken
umgehen, die wir ihnen bereitstellen”,
berichten deufert&plischke. ,Wenn
zum Beispiel zwei beste Freunde
gemeinsam in eine riesige oversized
Strumpfhose steigen und eine Weile
darin abhéngen.”

GENDER TROUBLE -
KINDERLEICHT

Kleidung ist dabei natiirlich immer auch
soziale Performance. Festschreibungen
von Geschlechterrollen, sozialen Codes,
von Zugehorigkeit und Abgrenzung.
Was wir tragen, verandert die Weise,
wie wir uns bewegen, fiihlen und wahr-
genommen werden. Das grofie Ver-

dienst von ,,spinnen” ist die Erkenntnis,
dass verschiedene Kleidung Anstof3
zum Spiel geben kann, dass wir Klischees,
Bilder und (Ver-)Kleidung auch abstrei-
fen — und so etwas ganz Neues ent-
stehen lassen kénnen. deufert&plischke
verstehen es, ganz nebenbei, unpraten-
tiés und trotzdem aufrichtig mit den
Kindern umzugehen, im besten Sinne
padagogisch wertvoll zu agieren, ohne
ihnen ein vorgefertigtes Konzept iiber-
zustreifen. Ganz selbstversténdlich
entwickeln sich so Bewegungsqualita-
ten fiir Figuren, die jede*r fur sich ein
bisschen aus der Norm fallen.

ON STAGE SELTEN
SO SCHON GESPONNEN

Am Morgen der Premiere wird schnell
klar, dass ,,spinnen” einen Raum &ffnet,
in dem wir Zuschauer*innen wirklich
Teil einer Erfahrung werden, anstatt
eine grof3e Show bieten zu wollen. Hier
agiert eine Gruppe von Tanzer*innen,
die ganz genau weif3, was sie tut und
daher den Auftritt sichtlich geniefien
kann. Zunéachst ziehen alle Tanzer*in-
nen eine Karte, stellen eigenstéandig
ihr Kostiim aus dem beiliegendem
Klamottenhaufen zusammen und krei-
sen in unterschiedlicher Manier umei-
nander im Raum. Durch ein geheimes
Zeichen stoppen plétzlich alle in der
gleichen Pose, verharren, schauen sich
an und rufen einstimmig ein zufriede-
nes , Cool!”

Die ganze Auffiihrung erinnert ein wenig
an Bewegungschore der 1920er Jahre -
ein eingespieltes Miteinander, das hin

und wieder deutliche choreographische
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Figuren, Tempi und Qualitaten erken-
nen lasst - das aber vor allem mit und
durch die Spielfreude untereinander
funktioniert. Diese springt dann am
Ende auch auf die Zuschauer*innen
Uber, wenn Karten zur Bewegungsan-
leitung im Raum verteilt werden: auf

einmal hiipfen Erwachsene, Kinder,
Tanzer*innen und Zuschauer*innen
durch den Raum. Was fiir eine tolle
Anleitung zum Spinnen, dahm, Tanzen!
Ganz spielerisch wird hier eine freie

Auseinandersetzung mit Kérper und
Bewegung, mit zeitgendssischer Asthetik
und Gruppenprozessen erfahrbar.
Nebenbei hat sich sicher auch der Blick
auf Kleidungsstiicke fiir alle die Betei-
ligten gescharft. Dafiir sprechen jeden-
falls auch die zwei abschlielenden
Fragen der Kinder an mich (als ,,Jour-
nalistin“): ,,Wie viel hast du geschrieben?
Und vor allem: ,,wo hast du deine
Socken herz!”

12—13







REGINA ROSSI

~Ich bin sehr begeistert von der Wut™,
sagt Choreographin Regina Rossi. Das junge
Publikum ihres Stilicks ,,Punk, Beat...LOL!™
aber findet Wut eher uncool. Gut so.
Aus diesem Widerspruch entsteht eine
Spannung. Und aus dieser Spannung entsteht
Tanz, den man im Rock’n’Roll genauso findet
wie im Pogo und in den Widerstands-
choreographien der Black Panther Party.

FALK SCHREIBER — 3. MARZ 2021



AGGRESSION, UNANGENEHMES,
KRANKUNG

Es sind nicht gerade positive Kontexte,
in denen man sich hier bewegt. Regina
Rossi aber, Hamburger Choreographin
und Performerin, sucht einen anderen
Zugang zum Themenkomplex.

Die Anfangsszene von Rossis Klassen-
zimmerstiick ,Punk, Beat...LOL!”

Aus dem Off erklingen Stimmen, die
beschreiben, was sie wiitend machen
kann: wenn nicht aufgeraumt ist. Wenn
man nicht ernstgenommen wird. Ras-
sismus. Dann stellt sich Rossi vors junge
Publikum und fragt, was hier im Raum
fur Wutgriuinde existieren. Aber weil die
Antworten nicht schnell genug kommen,
baut sie Druck auf. Nach und nach ist
es in erster Linie Rossi, die einen wiitend
macht, im zu grofen Anzug, mit for-
dernder Stimme und expansiver Gestik,
ein starker, aggressiver Stoérfaktor in
der Publikumsbequemlichkeit. Das ist
kein Theaterstiick, das ist eine Unter-
richtsstunde - eine Nachhilfestunde
zu Wut und Popkultur.

~Ich bin sehr begeistert von der Wut”,
beschreibt die Performerin ihren
Zugang. Allerdings: Laut der Sinus Studie
der Bundeszentrale fiir politische Bil-
dung ist die junge Generation nicht
wiitend. Die findet Wut uncool. , Junge
Leute wollen Job, Familie...Geborgen-
heit, Sicherheit, Orientierung und ein
stinknormales Leben”, liest Rossi vor,
und da passt es nicht, den Blutdruck
hochzujagen. Was wiederum Rossi
nicht passt: Wut, das ist fiir sie Kraft.
Leidenschaft. Bewegung und Tanz.

AUS WUT
WIRD TANZ

Tanz? Tatsachlich Ubersetzt ,,Punk,
Beat...LOL!” Wut in Tanz, indem die
Performerin Affekte in Bewegungen
Ubertragt. Freude zum Beispiel sei
eine Bewegung nach oben, Trauer nach
unten, Angst nach hinten. Und Wut
gehe entsprechend nach vorn. Ein Tritt,
ein Ausfallschritt, ein Boxen. Ein Tanz.
Klar, Rossi ist Choreographin, natiirlich
miindet die wiitende Bewegung bei
ihr in Tanz. Im ganz wértlichen Sinne:
Die rund 45-mintitige Produktion ent-
puppt sich als kulturhistorischer Abriss
Uber den Einfluss von Wut auf die Pop-
kultur, und da beschreibt Rossi ausfiihr-
lich, wie Pop und Wut sich im Tanz ent-
laden, in ,Tanzschritten, die angeblich
wirklich gefahrlich waren”, wie es an
einer Stelle heif3t: im Hiiftschwung
von Elvis Presley. Die Videokiinstlerin
Katharina Duve projiziert ikonographi-
sche Bilder an die Wande, und Rossi
stellt diese Bilder nach: Aus Geschichte
wird Kérper. Aus Wut wird Tanz. ,Es
waren vor allem Kérper und Worte,
die diese Wut ausgel6st und ausge-
driickt haben”, fasst Rossi zusammen.
Also: ohne Wut im Koérper keine
Pop-Kultur.”

EIN GEORDNETES
SYSTEM?

Die Lecture nahert sich der Gegenwart:
Vom Rock’n’Roll geht es zum Punk, von
dort zum Black-Panther-Movement
und zur feministischen Ubernahme der
Wut durch die Riot Girls, und dazu
fullen die jeweiligen Sounds den Raum,

REGINA ROSSI
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liegen standig offen, jede*r sieht, dass
die Musik mal vom MP3-Spieler kommt,
mal aus einem leiernden Walkman
und mal von einem portablen Platten-
spieler. Und dass die Bilder auf einem
Beat, HipHop, Grunge. Aber die Wut Handybildschirm zu sehen sind, der
ist keine Welle, die das Publikum liber-  mit einer komplizierten Kamerakonst-
rollt, die Wut bleibt distanziert und ruktion abgefilmt wird, damit das zu
reflektiert. Die theatralen Mittel namlich  Zeigende an der Wand auftauchen
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kann, sieht zwar umstandlich aus, offen-
bart aber eindriicklich, wie die Bilder
entstehen - auf dass man die Wut ana-
lysiere und sich ihr nicht headbangend
hingebe. ,, Beide Knie beugen - Beine

strecken”, beschreibt Rossi enervie-
rend genau die Bewegungsabfolge
beim Pogo. Aber dass dann das Ergeb-
nis ein wenig spektakularer Hiipfer ist,
beweist, mit wieviel Humor dieses
Stiick arbeitet.

DER PUNK
IST TOT

Es hat aber auch zur Folge, dass die
Produktion nicht im Abarbeiten histo-
rischer Eckpunkte steckenbleibt. Fast

REGINA ROSSI




unmerklich ist ,,Punk, Beat...LOL!” von
der Lecture zum korperlichen Nach-
spliren der Wutausbriiche geworden.
Und derweil hat sich auch die Perfor-
merin verandert. Das Sakko wurde
langst wiitend ins Publikum gepfeffert,
ihre Frisur mit Hilfe von gro3en Mengen
Haarspray zum wilden Durcheinander
gestylt, ,,Rebel Girl” prangt jetzt krakelig
auf ihrem T-Shirt: Punk, das ist auch
ein Bekenntnis zum Do-it-yourself.

Von hier aus ware es moglich, eine
Briicke in die Gegenwart zu schlagen,
zum Slackertum, zum zeitgendssischen
Popfeminismus. Zumindest steht da
jetzt eine junge Frau, die optisch an-
schlussfahig an die Welt des Publikums
ist, mit Shirt, Wollmiitze, Kopfhérer,
das schreit danach, an aktuelle Dis-
kurse anzudocken. Ohnehin sind diese
Verbindungen ins Heute bei ,,Punk,
Beat...LOL!” nicht liberdeutlich, aber
im Hintergrund immer da (die Exper-
t*innen der aktuellen Popkultur sitzen
jaim Publikum und brauchen keine
Nachhilfe): Wenn etwa Duve Bilder
verschiedener Punkbands collagiert,
dann erinnert das an die Schere-
Klebstoff-Asthetik frither Fanzines, so
etwas ist einerseits naher an der Jugend
der Kiinstlerin als an der des Publi-
kums. Andererseits wird die kiinstle-
rische Nostalgie nicht zu weit getrie-
ben: Die Bilder mégen selbstgemacht
sein, sind dabei aber weiterhin digital,
entstehen auf dem Handy-Bildschirm
und werden per Digitalkamera und
Beamer vergréfiert. Die Fanzine-
Kultur liberlagert sich so mit der
Meme-Asthetik in sozialen Medien
und Blogs.

LANG LEBE
DER PUNK

Bevor man sich zu wohl fiihlt, bricht
das Stiick die Situation noch ein letztes
Mal. Rossi fragt ab, ob man auch alles
verstanden hat, ein Arbeitsblatt wird
ausgeteilt, man muss eine Handvoll
Fragen beantworten, und erst die letzte
sorgt dafiir, dass der Frust liber die
geforderte Leistung in Wut kanalisiert
wird: ,,Zerkniille das Blatt und bewirf die
Kiinstlerin damit!”, steht da. Und das
ist dann der Moment, in dem der Raum
zu tanzen beginnt: der Moment, in dem
Papierknauel durch die Luft fliegen. Das
ist ein Akt der Befreiung, die einen weit-
eren Aspekt der Wutarbeit beriihrt -
die Befreiung. Wut will befreit werden,
wenn sie das nicht wird, sucht sie sich
seltsame Auswege, und der Wiitende
wird schlimmstenfalls zum Wutblirger.
Dann lieber: die Performerin be-
schmeifien.

WUT - EINE RECHERCHE

Laut dem Online-Lexikon Wikipedia ist
Wut ,eine sehr heftige Emotion und
haufig eine impulsive und aggressive
Reaktion (Affekt), die durch eine als
unangenehm empfundene Situation
oder Bemerkung, z. B. eine Krankung,
ausgelost worden ist. Wut ist heftiger
als der Arger und schwerer zu beherr-
schen als der Zorn.”

https://de.wikipedia.org/wiki/Wut
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LEE MEIR, ANDRE LEWSKI UND LIDY MOUW

EIN RAUM
FUR TRAUER
~ UND IHR

UBERWINDEN

Die Journalistin Elisabeth Nehring
interviewt Lee Méir, André Lewski und
Lidy Mouw zu ihrem Stiick . von hier
nach dort”. Ein Austausch tiber den Ursprung
des Stiickes, liber Rituale, Abschiede und
uber Transformationen. Die Aufzeichnung
fand im August 2021 statt.

ELISABETH NEHRING — 1. NOVEMBER 2021






MARTINA LA RAGIONE UND ANDREA RAMPAZZO

THIS

DOCUMENTARY
HAS

NO TITLE

Im August 2021 begleitete Oskar Smoliny
mit der Kamera die beiden Choreograph*innen
und Tanzer*innen Martina La Ragione und
Andrea Rampazzo in Miinchen. Die Kurzdoku
gewahrt einen Einblick in den gemeinsam
mit Schiler*innen des Stadtischen Heinrich-
Heine-Gymnasiums durchgefiihrten Workshop
und den im gleichen Zeitraum stattfindenden
Probenprozess der beiden italienischen
Kiinstler*innen. Mit Musik von Maurizio Curcio.

OSKAR SMOLLNY —17. JANUAR 2022



CHOREOGRAPHISCHE SPIELANLEITUNGEN

EXF

J )

Wie lassen sich uber inspirierende Inhalte Bewegungen generieren?
Was sind eigentlich Scores und wie wird ein Tanzrhythmus erzeugt?
Die explore dance Choreograph*innen entwickeln fiir euch Begleit-
material zu ihren Stiicken in Form von Spielanleitungen, die ihr zuhause
ausprobieren konnt. Lernt mit choreographischen Werkzeugen zu
experimentieren und erfahrt auf spielerische Weise, wie es ist, mit
dem Medium Tanz kiinstlerisch zu arbeiten. Wo hort die einfache
Bewegung auf und wo fangt Tanz an? —Probiert es aus!
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CHOREOGRAPHISCHE SPIELANLEITUNG

UBUNGEN
ZU EINER
STUCK-
ENTWICKLUNG

Die folgenden Ubungen sind inspiriert
von der Aufgabensammlung, die
Moritz Frischkorn in Recherche-Workshops
fiir sein neues Stiick ,,Transformations”
ausprobiert hat. Das Ergebnis konnt ihr euch
obendrein noch ubers Bett hangen -
oder verschenken.

MORITZ FRISCHKORN — 29. APRIL 2020



COLLAGE YOURSELF

Bendtigt: Papier, Schere, Kleber
und drei Zeitschriften.

Suche Dir drei Zeitschriften, die bei
Euch zuhause rumliegen. Gerne auch
Zeitschriften, die Du selbst sonst nicht
liest. Wenn es keine drei gibt, dann kauf
Dir vielleicht noch eine, wenn das geht.
Mal Mama fragen.

Schneide méglichst viele Bilder von
Kérpern und Personen aus. Es kénnen
Gesichter, ganze Kérper, Korperteile
oder auch einfach nur Stoffe oder
Muster sein. Wahrend Du ausschnei-
dest, leg einen Zettel bereit, und
schreibe auf, was Dir auffallt. Werden
Frauen und Manner unterschiedlich
dargestellt?

Jetzt kommt der krasse Teil: Auf das
grof3e Blatt Papier machst Du eine
Collage von einem fantastischen Korper.
Du kannst den Korper aus allen mog-
liche Teilen, die Du ausgeschnitten
hast, zusammensetzen. Es muss kein
realistischer Kérper sein, sei ruhig ein
bisschen erfinderisch, und bewerte
Dich nicht zu sehr. Folge den Fingern
und Deiner Intuition. Erst wenn Du
das Gefiihl hast, Du bist fertig, schaust
Du wie es Dir gefallt.

SONGS OF TRANSFORMATION

Lies Dir den folgenden Text als Inspi-
ration durch. Er stammt von einem
surrealistischen Dichter names Henri
Michaux, der schon mal gerne mit
erweiterten Bewusstseinszustanden
(Achtung: anderer Name fiir Drogen)
experimentiert hat. Jedenfalls war er
an der Erweiterung seiner Sinne
interessiert:

SCHON WIEDER VERWANDLUNGEN
(AUS: HENRI MICHAUX, MEINE
BESITZTUMER)

Durch vieles Leiden verlor ich die
Grenzen meines Korpers und geriet in
eine unwiderstehliche Maf3losigkeit.
Ich wurde alles: besonders Ameisen,
in einer Reihe ohne Ende, emsig und
doch zaudernd. Es war eine tolle Bewe-
gung. Ich hatte meine ganze Aufmerk-
samkeit no6tig. Bald bemerkte ich, daf3
ich nicht nur die Ameise war, sondern
auch ihr Weg. (...)

Oft wurde ich zur Boa, und wenn auch
ein wenig behindert durch meine aus-
gedehnte Lange, bereitete ich mich
zum Schlafen, oder ich war wohl auch
ein Bison und schickte mich zum Grasen
an, bald aber blies mir ein solcher
Taifun liber die Schulter, daf3 die Boote
in die Luft geschleudert wurden, die
Dampfer sich fragte, ob sie den Hafen
erreichen wiirden, und nur noch SOS-
Rufe zu héren waren.

MORITZ FRISCHKORN



Es tat mir leid, daf3 ich nicht mehr Boa
oder Bison war. Kurz darauf muf3te ich
mich zusammenziehen, bis ich in einer
Untertasse Platz hatte. Immer waren
es plétzliche Verwandlungen, alles war
neu zu leisten, doch es lohnte gar nicht
die Miihe, denn es dauerte nur wenige
Augenblicke, und trotzdem muBte
man sich anpassen, und immer wieder
diese plotzliche Verwandlungen. (...)

Schreib einen eigenen Text, am besten
ein Gedicht oder einen Song, in dem
Du Dir ausmalst, in was sich Dein Kérper
alles verwandelt. Du kannst Dich auch
von Superheld*innen oder anderen
Transformer*innen inspirieren lassen.

Wenn Du Lust hast, lade Dir die App
,Voloco’ herunter (es gibt eine kosten-
lose Testversion). In der App kannst
Du Beats auswahlen, Deine Stimme ver-
zerren lassen und eine Version Deines
Verwandlungs-Songs aufnehmen.

POSE IT TILL YOU OVERDOSE IT

Such Dir ein Musikvideo aus, das Dir
gefallt. Es kdnnen auch zwei sein. Aus
dem Video, suchst Du Dir vier unter-
schiedliche Posen aus, die Dir gut gefal-
len. Sie kdnnen grof3 oder klein sein,
am besten ein bisschen ausgefallen
(Spagat ist méglich, wird aber schwer!).

Jetzt lernst Du folgende Choreographie.
Dabei sind die vier Posen durch die
Buchstaben A, B, C, und D gekennzeich-
net. Ein — bedeutet Pause, also eine
neutrale Stehposition. Wichtig ist, dass
die Ubergange zwischen den Posen
fliissig sind. Du musst selber zahlen, wie
als wiirdest Du ein Musikstiick singen
(so innerlich1-2-3 - 4):

Wenn Du die Choreographie gut kannst,
versuch sie zum Beat des Songs zu
tanzen, aus dem die Posen stammen.
Wenn Du richtig krass bist, und fllissig
und gut gelibt, dann mach ein Video
von Dir und poste es (oder eben auch
nicht).

Wenn |hr zu zweit seid, aber die gleichen
Posen gelernt habt, kénnt ihr auch
einen Kanon machen, d.h. Person 1
steigt in der zweiten Zeile ein, wahrend
Person 2 von vorne anfangt.

Check it out!
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IMPRO-GAME

WORTER
TANZEN UND
KLINGEN
LASSEN!

Das Team von . Fliegende Worter” wollte wissen,
wie Worter getanzt werden und wie Worter
klingen konnen: . Es ist vielleicht leicht, einen Vogel
nachzutanzen oder die Melodie des Dschungels
zu summen. Aber wie tanzen wir die Liebe,
die Freundschaft oder den Hunger? Ceren Orans
Choreographie . Fliegende Worter” gibt drei Worter
fiir dieses Improvisationsspiel vor. Wie auch immer
Du sie umsetzt, ist es gut. Viel Spaf!

CEREN ORAN, RONI SAGI & GUDRUN RABER-PLAICHINGER — 07. JULI 2020
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BUHNENPRODUKTIONEN

Neben dem Pop Up-Format sind auch Bilhnenproduktionen im
Programm von explore dance. Auch hier treten die Kiinstler*innen
wahrend der Probenphase in einen direkten Austausch mit Kindern
und Jugendlichen und beziehen sie in verschiedenen Vermittlungs-
formaten wie Workshops, Probenbesuchen und Recherchesessions
in ihr kreatives Schaffen ein.









ANTJE PFUNDTNER

TANZ ALS
SPIELERISCHE
PROVOKATION

Gemeinsam mit ihrem Team hat die Hamburger
Choreographin und Tanzerin Antje Pfundtner
ein Stiick fiir Menschen ab acht Jahren entwickelt.
~Fur mich” behandelt die zentralen Fragen
des Lebens und ist zugleich eine (Riick-)Widmung
an die jungen Zuschauer*innen, die eigentlichen
Impulsgeber*innen dieser Arbeit.

KATRIN ULLMANN — 31. JANUAR 2019



Eines ist klar: Mit jungen Zuschau-
er*innen Tanz zu gucken, ist so selten
wie ungewohnt. Lange vor dem Einlass
hallt liberdrehtes Gelachter durchs
Foyer, alle paar Sekunden platzen bunte
Kaugummiblasen, es wird gedrangelt
und geschubst und, sind die Platze
erstmal eingenommen, kann von still
sitzen oder still sein keine Rede sein.
Da ist eine Menge Energie unterwegs.
Ungebandigt, ungestiim und unge-
brochen.

AM
VORGEGEBENEN
RAHMEN REIBEN

Aber wie ist es eigentlich, ein Tanz-
stlick fiir junge Zuschauer*innen zu
erarbeiten? Oder mochte, wird, kann
ein*e Choreograph*in kiinstlerisch
Uberhaupt anders arbeiten, nur weil
die Altersstruktur des Publikums vor-
gegeben ist? ,,Ich frage mich, was
man fiir inszenatorische Unterschiede
macht oder machen sollte. Junge
Menschen sollten sich eh vielmehr im
Theater rumtreiben und man produ-
ziert gar nichts so exklusiv nur fiir
sie”, formuliert Antje Pfundtner ihren
ersten Gedanken zu dieser Arbeit im
Rahmen von explore dance. Man merkt,
dass Pfundtner sich an dem vorge-
gebenen Rahmen reibt. Und doch ist
dann fiir sie und ihr Team die Beschéf-
tigung mit der ,Zielgruppe 8+“ zentral.
Nicht etwa, weil Pfundtner ihre Beden-
ken aus dem Weg geraumt hat, sondern
weil sie sich auf ihre eigene, stets
forschende Arbeitsweise besinnt.

IM KONTAKT
MIT DER
ZIELGRUPPE

Wie so oft in ihren Arbeiten, sucht sie
erneut die Auseinandersetzung mit dem
Publikum, integriert es in den Stiickent-
wicklungs- und Probenprozess. Sie
stellt die jungen zukiinftigen Zuschau-
er*innen ins Zentrum, befragt sie als
Impulsgeber*innen. Stellvertretend
sind das etwa zwei Dutzend Kinder und
Jugendliche im Alter von 8 bis 16 Jahren.
.Ich bin in die Falle getappt, ganz
bewusst. Dadurch, dass ich sie befragt
habe, sind die Jugendlichen fiir mein
Stiick nattirlich essenziell geworden. Als
die Ausgangsquelle.”

Sie flihrt Interviews, um herauszufin-
den, was die Jugendlichen interes-
siert ,und mich eben auch”. In ihrem
Stiick will sie auf keinen Fall etwas
erarbeiten, das nur und ausschlief3-
lich fiir eine junge Zielgruppe funktio-
niert. Aus zahlreichen Gesprachen mit
den Kindern und Jugendlichen erge-
ben sich bald die groBen Fragen des
Lebens und schlie3lich kristallisiert
sich daraus eine heraus: ,Was wirst
Du nicht genug gefragt?” Es sind die
existenziellen Anliegen, die Antje
Pfundtner interessieren. Hier scheinen
sich die Grenzen zwischen den Gene-
rationen aufzulésen. Und so lotet das
Team in seiner Recherche Philosophi-
sches genauso aus wie Befindlichkeiten
und altersspezifische Diinnhautigkei-
ten. So kommen die Performer*innen
ihrem Publikum nah und genau

diese Nahe funktioniert.

ANTJE PFUNDTNER
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,Fur mich” ist eine Hommage an den Eigen-
sinn, ein Lied auf die Wichtigkeit des Alters
und vor allem ein Tanz fiir die Wut im Bauch
und die Schmetterlinge drum herum.

KORPERLICHE NAHE ALS
SPIELERISCHE PROVOKATION

Fur mich” hat Antje Pfundtner ihr Stiick
schlieBlich genannt, das sie mit ihrem
Team und den Tanzer*innen Juliana
Oliveira und Norbert Pape entwickelt
hat. Entsprechend begreift Pfundtner
ihr Stiick als Hommage, als Riick-
Widmung an eben jene Jugendliche.
An die Impulsgeber*innen, die indirek-
ten Protagonist*innen dieser Arbeit.
Die Altersempfehlung ,,ab 8“ ist dabei
so schwer zu fassen und so divers wie
das Publikum einer jeden Vorstellung.
Mal scheint es irritiert, mal fast tGiber-
fordert, mal quatschen energiegela-
dene Teenager laut dazwischen, mal
werden Grundschulkinder wahrend

der Performance ganz still und ernst
und geben in den Nachgesprachen
kluges, differenziertes Feedback. Die
Adoleszenz generiert - wie an Jahres-
ringen abzahlbar — mit jedem Lebens-
jahr ein anderes und stets individuelles
(Selbst-)Verstandnis von der eigenen
Korperlichkeit, 6ffnet fortwahrend
neue intellektuelle Fenster. Pfundtner,
Oliveira und Pape stofien diese weit
auf: ,Der nachste Tanz ist ganz allein
fiir Euch!”, rufen sie den jungen
Zuschauer*innen zu und begeben sich
in knallroten Trainingsanziigen und voll
freudiger Wucht in eine herausfor-
dernde Konfrontation mit ihnen. Sie
werfen eigene und fremde Statements
in den Raum, erzahlen personliche
Geschichten und 6ffnen damit Raume
fur die Geschichten der Zuschauer, sie
provozieren kérperliche Nahe, tanzen
einen schlichten Step-Touch genauso
wie Ténze aus dem beliebten Compu-
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terspiel ,,Fortnite”. Beides, sich perma-
nent loopende Ablaufe, die in ihrer
einfachen Wiederholung von Bewe-
gung und Tanz erzédhlen - und diese
dabei selbstironisch hinterfragen.

ENERGIEVOLL, DURCHLASSIG
UND UNBERECHENBAR

Die Performer*innen kennen die Codes
ihrer Zuschauer*innen. Sie irritieren
die Kinder mit einem innigen Pas de
deux, sie kommen ihnen nah, stellen
ungemiitliche Fragen und liberschrei-
ten (Scham)-Grenzen. Spater queren
sie mit weichen Bewegungen und frech
rilpsend den Raum, noch spater
bewegen sie sich in Jumpstyle-Moves
so hoch energetisch, dass es ein paar
Jugendliche von den Stiihlen reifit.
Die Zuschauer*innen sind nah um
das Geschehen gruppiert, in wenigen
Stuhlreihen umrahmen sie die weit-
gehend leere Biihne. Sie konnen nicht
ausweichen, sind der Situation ganz
absichtlich ausgeliefert. Die Perfor-
mer*innen indes suchen und halten
Blickkontakt mit ihnen und integrieren
sie unvermittelt in ihren Tanz, in ihr
Spiel. Aus der wiederkehrenden Frage
etwa ,Zusammen oder auseinander2”,
die Norbert Pape zunachst harmlos
auf seine aneinandergeschmiegten
Hande oder seine nebeneinander ste-
henden Fii3e bezieht, und die Zuschau-
er*innen spontan rufend beantworten,
entsteht bald eine personliche, bald
eine politische Fragerunde: ,Meine
Eltern — zusammen oder auseinander?”,
.Deine Eltern - zusammen oder aus-
einander”?, ,Deutschland - zusammen
oder auseinander?”, ,,Europa - zusam-

men oder auseinander2”. ,Fiir mich”
funktioniert extrem gut als Tanz fur
junge Menschen. Vermutlich, weil das
Stiick ein bisschen so ist wie sein
Publikum: hemmungslos und energie-
voll, durchlassig und unberechenbar.

GELENKTER BLICK,
DURCHMISCHTES PUBLIKUM

Natdrlich ist die ,,Information dieser
Jugendlichen da irgendwo mit drin”,
resiimiert Pfundtner und fligt hinzu:
.Da es mich selbst aber auch anspricht,
kénnte man auch fragen, ist das viel-
leicht ein Stuick fur 42-jahrige Frauen,
die in einer Grof3stadt leben?” Nach
Auffiihrungen an verschiedenen Spiel-
statten, morgens, nachmittags und
abends und mit einem in der Alters-
struktur entsprechend unterschiedli-
chem Publikum, fasst Pfundtner zusam-
men: ,,Am besten funktioniert es, wenn
da ein durchmischtes Publikum sitzt.”
Am Ende einer solchen Auffiihrung
stand das ganze Publikum auf und tanzte,
Uibernahm die Biihne, imitierte Bewe-
gungen aus dem Stiick - fast so als
wiirde die Inszenierung einfach weiter-
gehen, erinnert sich die Choreographin
und stellt sich und damit den zustén-
digen Institutionen erneut die Frage:
~Warum macht man nicht aus jedem
,jugendfreien’ Stiick eine Matinée oder
eine 18 Uhr-Vorstellung fiir Familien2”

GUTES TIMING UND
DER RAUSCH DES AFFEKTS

Die Frage, ob sich eine bestimmte Ziel-
gruppe festsetzen und ob sich Tanz
fir eine bestimmte Altersgruppe pro-

ANTJE PFUNDTNER



Das Stiick entlédsst die Zuschauer*innen mit
der zeitlos gililtigen Frage: ,Wie geht es nach
dem Hier und Jetzt weiter2”. Das Alter ist
dabei vollig egal.

duzieren lasst, bleibt fiir Pfundtner
letztlich offen. Wenn eine solche
Zuschreibung im Vorfeld geschieht,
dann moglichst spat im Probenprozess,
so ist Pfundtners Erfahrung.

Und auf der asthetisch-kiinstleri-
schen Ebene, hat sie da etwas anders
gemacht? , Natiirlich méchte man
gegen eine bestimmte Zielgruppen-
vorgabe resistent sein und doch ist es
eine zentrale Information.” Dennoch
bleibt die Altersvorgabe schwierig fiir
sie. ,Unsere Hauptrecherchegruppe
waren Jugendliche im Alter von 13 bis
16 Jahren. Wenn auf der Biihne dann
allerdings ausschliellich Kleine sind
(etwa im Alter von sechs bis zehn Jah-
ren), dann wird vermutlich nicht alles
in dem Stiick fiir sie aufgehen. Man
merkt als Performerin die Aufmerksam-

keit seines Publikums natiirlich stark -
und kann diese ja auch bewusst durch
die Inszenierung lenken. Ein sehr junges
Publikum bleibt z.B. manchmal gerne
im Rausch des Affekts hangen. Das muss
man als Performerin wissen, um sie
dann auch wieder in ihrer Aufmerksam-
keit zu biindeln. Eine Durchmischung
fangt das auf. Aber wenn man dann
eine AusschlieBlichkeit einer Alters-
gruppe im Publikum hat, die viel jlinger
ist, als die Recherchegruppe, dann
fange ich an, mich zu fragen, ob ich
das Stiick dann vielleicht doch anders
inszeniert hatte? Und da falle ich dann
erneut in die Falle. Oder auch nicht2“
Danach fiigt sie lachend hinzu, und,
was sie sagt klingt fast wie eine leichte
Ironie des gesamten Vorhabens: ,Nach
den Vorstellung gab es sogar Riickmel-
dungen von Veranstaltern, dass sie
sich vorstellen kdnnen das Stiick auch
einem erwachsenen Publikum zu
zeigen. Denn wie sagten sie so schon:
,Das war auch FUR MICH.”
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DIEGO TORTELLI

MIT DER
(EIGENEN)
WAHR-
NEHMUNG
SPIELEN

In ,,Shifting Perspective” thematisiert
Diego Tortelli medial gepragte Kommunikations-
prozesse und schnelllebige Veranderungen.
Das Publikum wahlt den Standpunkt zur
Betrachtung des Geschehens selbst und wird
so Teil der Aushandlung von Nahe und Distanz.

JULIA OPITZ — 16. MARZ 2019



Hallo Diego. Was
verbirgt sich hinter dem Titel
~Shifting Perspective”?

Da sich mein Stiick
besonders an ein junges Publikum
richten soll, stellte ich mir die Frage,
was das Lebensgefiihl junger Men-
schen ausmacht. Ist es etwas, das ich
vielleicht nicht mehr in der Lage bin
zu tun und auf das ich eifersiichtig
bin? Ich dachte dabei an Merkmale
wie Fantasie, Schwelgerei, Kreativitat,
Sorgenfreiheit und vor allem daran,
dass junge Leute oft noch nicht so
feststecken, Regeln missachten, ihre
Standpunkte schnell wechseln und
dadurch verschiedene Perspektiven
einnehmen. Diese Phdnomene und
ihre Art und Weise zu kommunizieren,
interessierten mich.

Wie bist du nach der Themen-
findung weiter vorgegangen,
wie sah deine Recherche aus?

Ich recherchierte viel im
Internet, in sozialen Medien. Wir wollten
bewusst nicht nur ein Stiick ,liber sie’,
,die Jugendlichen’ entwerfen, sondern
eines, das klar durch sie inspiriert ist.
So und auch durch den Austausch
mit meinem 16-jahrigen Neffen erhielt
ich Inspiration, um Biihnenmaterial
zu entwickeln, um gemeinsam mit
meinen Tanzer*innen eine Kérper-
lichkeit, eine formale Sprache zu gene-
rieren, die schnelllebige Phanomene
und Verénderungsprozesse beschreibt.
Diese Recherche war ebenso wichtig
flir Francesco und seinen Kompositions-
prozess. Unsere Herangehensweise

war neu fiir mich, sie hat meine
Perspektive auf meine eigene Arbeit
verandert - das ist vor allem in ganz
personlichem Sinne wertvoll.

Wie hast du dein (choreogra-
phisches) Material gefunden?
Unterscheidet sich deine

Herangehensweise von ande-
ren, fritheren Arbeitsweisen?

Innerhalb der letzten fiinf
Jahre entwickelte ich eine Art eigene
choreographische Sprache, die ich
meinen Stiicken zu Grunde lege. Auch
wenn meine Arbeiten konzeptuell
sehr unterschiedlich sind, gibt es ein
bestimmtes Bewegungsrepertoire, das
ich immer wieder nutze und natiirlich
anpasse, um von Dingen und Begeben-
heiten zu erzahlen. Anders als bei
meinen friiheren Arbeiten wurde fiir
,,Shifting Perspective” das meiste Mate-
rial allerdings im kollektiven, kreativen
Prozess mit den Tanzer*innen, Jin Young
Won, Cristian Cucco und Corey Scott-
Gilbert und auch mit Francesco
Sacco, unserem Komponisten, geformt.
Wir konzentrierten uns bei der Mate-
rialfindung im Sinne der ,wechselnden
Perspektiven’ einerseits viel auf die
Neigungen, die Kérper einnehmen
kdénnen. Ein bisschen vergleichbar ist
das mit geometrischen Objekten, die
man aus unterschiedlichen Blickwin-
keln betrachten kann und die man
dadurch jeweils unterschiedlich wahr-
nimmt. Andererseits interessierte mich
das Wechselspiel zwischen ,innerer’
und ,auflerer’ Bewegung als Form des
Perspektivwechsels. Jin Young beispiels-
weise bringt ihren Kérper durch

DIEGO TORTELLI
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Einblick in die Probe von Shifting
Perspektive mit den Tanzer*innen
Young Won, Cristian Cucco,
Corey Scott-Gilbert.

Emotionen von innen in Bewegung,
was durch die Bewegung ihrer Augen
sichtbar wird. So entstehen sehr
intime und poetische Bilder. Es geht
mir also einerseits um das Herstellen
geometrischer Verbindungslinien mit
dem Kérper, ahnlich zum architekto-
nischen Arbeiten, und andererseits
darum, das Emotionale - das ,,Innere” -
Uber den Korper, tiber Bewegung
sichtbar zu machen. Beide Ebenen,
zwischen denen die Tanzer*innen hin
und her wechseln, bringen jeweils
eigene Energielevel hervor. Manchmal
sehen sich die drei kaum an, sind

dann aber durch ihre Kérper mitein-
ander verbunden - das soll auch diese
Nahe- und Distanzmomente abbilden,
die mediales Kommunizieren heut-
zutage standig parallel hervorbringt:
Wir sind miteinander verbunden und
doch irgendwie voneinander abge-
schirmt. Das wollten wir zeigen und
haben dafiir eine Kérpersprache
gefunden, die sich aus unterschied-
lichen Herangehensweisen zusam-
mensetzt und allein dadurch sehr
energetisch ist.

Du hast die musikalische
Ebene schon kurz erwahnt -
wie griff Francesco Sacco das
Thema kompositorisch auf,
wie spielen Bewegung und
Musik ineinander?
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Fiir ,Shifting Perspective”
komponierte Francesco, mit dem ich
nun schon das vierte Mal zusammen-
arbeite, vor allem rhythmusbasiert
und entwickelte eine interaktive Sound-
installation. Wir wollten der Musik ihre
spontane Kraft zuriickgeben, indem
wir dem Publikum, das zu Beginn der
Show mit Kopfhorern ausgestattet
wird, ermoglichen, zwischen drei ver-
schiedenen Tracks, davon ein Sprach-
und zwei Musikkanale, hin und her zu
wechseln. Ein vierter Track, der durch-
gehend im Raum zu horen ist, bildet
die Basis. Dadurch entsteht eine beson-
dere sinnliche Erfahrung, denn selbst
wenn die Zuschauer*innen gerade

Kopfhorer tragen, nehmen ihre Kérper
die Vibration der Musik im Raum auf,
sodass sie die Uberlagerung der ver-
schiedenen Sounds wahrnehmen

kénnen. Die Zuschauer*innen kénnen
also individuell steuern, wann und wie
lange sie welchen Track héren und
dennoch ist die Musik im Raum gesetzt.
Dieses Spannungsfeld fanden wir
kiinstlerisch sehr interessant. Gleich-
zeitig wollten wir den Zuschauer*innen
ermdéglichen, ihre eigene musikalische
,Dramaturgie’ live zu entwerfen.

Dadurch, dass du bewusst
Entscheidungen an die
Zuschauer*innen abgibst,
verlierst du ja automatisch
Kontrolle. Jede*r scheint

frei zu sein in deinem Theater-
raum. Stimmt das? Ist das
Publikum wirklich frei2

DIEGO TORTELLI



Tortelli: Von Anfang an gab es die
Idee, dem Choreographen, also mir
selbst, Kraft zu entziehen, etwas zu
entwickeln, das nicht ausschlie3lich
mit konzeptueller Zielsetzung oder
eindeutiger Dramaturgie zu tun hat.
Neben den Kopfhérern und den ver-
schiedenen Musiken, die wir einsetzen,
habe ich eine Biihne entworfen, die
wie eine Art Plattform oder Podest im
Raum steht. Die Tanzer*innen agieren
darauf und kénnen von allen Seiten
beobachtet werden. Durch die verschie-
denen rdumlichen und musikalischen
Perspektiven, zwischen denen die
Zuschauenden hin und her wechseln
kénnen, gebe ich quasi nicht mehr
vor, was sie fiihlen ,sollen’. Sie werden
standig mit ihrer eigenen Wahrneh-
mung konfrontiert, kdnnen mit dieser
spielen. Daher ja - sie sind auf eine
Weise frei. Hoffentlich.

Welche Rolle spielte dein
Team im gemeinsamen
Arbeitsprozess fiir dich?

Tortelli: Ich hatte das Gliick, mit drei
fantastischen Tanzer*innen zu arbeiten,
denen ich absolut vertraue und die
ich auch alle vor unserem Probenbe-
ginn schon kannte. Gemeinsam mit
Francesco bestimmten sie den kreativen
Prozess mit. Wir hatten als Gruppe die
Fahigkeit, zu diskutieren, uns auf Augen-
hohe auszutauschen. Jin Young, Cristian
und Corey nahmen die Aufgabe unter-
schiedlich an, waren aber durchge-
hend in der Lage, die Perspektive des
oder der anderen wahrzunehmen, zu
verstehen. Durch diesen sehr persén-
lichen Prozess brachten sie unvorher-

sehbare Energien und Bilder hervor.
Ich muss mich wohlfiihlen, mit meinen
Tanzer*innen, meiner Produktionsleite-
rin, mit den Licht- und Sounddesignern.
Fir ,Shifting Perspective” konnte ich
das Material mit allen gemeinsam
kreieren und es war plétzlich nicht
mehr nur ich, der das Stiick am Ende
verantwortete. Das kollektive Arbeiten
war ungewohnt fiir mich, vielleicht
mein ganz personlicher Perspektiv-
wechsel - eine besondere Erfahrung,
die nur in einem sehr vertrauten Team
moglich ist. Ich wurde fiir ,, Shifting
Perspective” durch ein junges Publikum
inspiriert, aber genauso durch drei
wunderbare Performer*innen und ein
unvergessliches Team im Hintergrund.
Ich bin sehr froh um diese doppelte
kostbare Erfahrung.

Vielen Dank fiir das Gesprich!
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DENNIS DETER UND LEA MARTINI

DIE
KOMPLEXITAT
VON WELT
ZULASSEN

Die Berliner Choreograph*innen
Dennis Deter und Lea Martini haben sich
gemeinsam mit ihrem Team und zwei Potsdamer
Grundschulklassen an eine grofie Frage gewagt:
Woraus ist das Universum entstanden?
~Eine Geschichte der Welt” wirft gewohnte
Bildungsanspriiche uber Bord.

CHRISTINE MATSCHKE — 24. MAI 2019



1977 schickten die Amerikaner das
Raumschiff ,,Voyager” ins All, beladen
mit einer Fracht, die die Welt reprasen-
tieren sollte. ,,Sie wurden nicht gefragt,
einen Beitrag zu dieser Reprasenta-
tion zu leisten und ich auch nicht.
Was fiir eine Welt wollte man repréasen-
tieren, wenn Sie und ich nicht gefragt
wurden?”, schreibt der britische Film-
regisseur und Experimentalkiinstler
Peter Greenaway anlasslich einer 1992
von ihm kuratierten Ausstellung. In
100 Objects to represent the world”
versuchte er eine vergleichbare Repra-
sentation der ganzen irdischen Welt
auf wenigen Quadratmetern Ausstel-
lungsflache zu installieren - eine
Karikatur auf das menschliche Bestre-
ben, alles vollstandig und enzyklopa-
disch darstellen zu wollen.

Ein wenig gréenwahnsinnig wirkt auch
das von Dennis Deter und Lea Martini
initiierte Projekt ,,Eine Geschichte der
Welt”. Gemeinsam mit zwei Potsdamer
Grundschulklassen sind sie der Frage
nachgegangen, woraus das Universum
entstanden ist.

AM ANFANG ...

Zu der vorletzten von insgesamt sechs
Begegnungen, welche die 2. Klasse der
Gerhart-Hauptmann-Grundschule mit
den Kiinstler*innen hat, bringe ich eine
Handvoll Objekte mit. Jedes davon steht
fir eine Interviewfrage. Hinter der Figur
der Matroschka etwa versteckt sich
.Die grof3e Frage”. Will heien, jene
nach dem Ursprung des Universums. Das
sei vermutlich bereits fiir Erwachsene
eine ziemlich schwierige Frage, werfe

ich bei unserem Gesprach ein. Irrtum.
Denn fiir die Kinder ist die Antwort
ziemlich klar: ,Durch den Urknall ist
die Erde entstanden”, ruft ein Madchen
aufgeregt. Weitere Kinder sprudeln
munter drauf los: ,, Zuerst war da nur
Wasser. Dann wurden die Fische ent-
wickelt”. Eine Junge ergénzt: ,,Dann
kamen die Amphibien. Dann die Repti-
lien und die Dinosaurier - das sind ja
Reptilien. Dann die Saugetiere. Fertig
ist die Geschichte!”

... WAR DAS CHAOS

Ganz so eindeutig und linear wie die
Theorie von der Entstehung des Lebens
funktioniert ,,Eine Geschichte der Welt”
jedoch nicht. Die abstrahierten szeni-
schen Bilder, die Martini und Deter
zusammen mit der Tanzerin Johanna
Ackva und der Biihnen- und Kostiim-
bildnerin Filomena Krause entwerfen,
lassen viel Spielraum fiir die eigene Vor-
stellungskraft. Und die ist bei den kleinen
Expert*innen grof3. Nach einem kurzen
korperlichen Warm-Up fiir alle Anwe-
senden kommt Lea Martini, versteckt in
einer riesigen grauen Fellkugel, auf den
an diesem Vormittag als Biihne fungie-
renden Teil des Studios. Keck schubst
sie eine Reihe von Ballen zur Seite, die
der Grofe nach sortiert sind und setzt
sich selbst zuvorderst. Mit dem Einset-
zen einer neuen musikalischen Phrase
hebt sie die Kugel an: Ihre Fiile kom-
men zum Vorschein. Betonten Schrittes
und mit augenzwinkernder Erhaben-
heit marschiert die Kugelfii3lerin im
Feld aus gelben Tischtennisballen und
wirft mit gegratschten Beinen hier und
da ein paar kleine Fellkugeln ab.

DENNIS DETER UND LEA MARTINI



Die lllustrationen wurden von Schiiler*innen
der 2. Klasse der Gerhart-Hauptmann-
Grundschule in Potsdam angefertigt.

Spéter, im Feedbackgesprach fragt
Lea Martini die Kinder, was sie
gesehen hatten. Es scheint mindes-
tens so viele Antworten wie Kinder zu
geben. Die riesige Fellkugel wird
wahlweise mit ,,einem Riesenmeer-
schwein”, ,,einem Felsen”, , der
Erde”, ,dem Mond” und der ,Sonne”
assoziiert. Die Fellkiigelchen erinnern
die Schiiler*innen an Exkremente,
Eier”, ,kleine Kugeln, aus denen
neue Welten entstehen”, aber auch
an Teile einer aufgrund von Um-
weltverschmutzung kaputtgehenden
Erde. Uberhaupt schreiben sie der
Riesenkugel sowohl zerstérerische als
auch schopferische Fahigkeiten zu.

TEILHABE AUF AUGENHOHE

Der gemeinsam mit Kindern und
Jugendlichen angekurbelte Arbeits-
prozess ist der Ausgangspunkt fiir die
Produktionen von explore dance. Dabei
sind die Projekte bewusst nicht im
Sinne tanzpadagogischer Workshops

angelegt. ,,Wir arbeiten ernsthaft an
der Frage, wie wir die Kinder am Prozess
teilhaben lassen kénnen und welche
Méglichkeiten wir haben, sie auf einer
kérperlichen, visuellen und intellek-
tuellen Ebene zu informieren”, erzahlt
Lea Martini beim Gesprach in der Kiiche
der fabrik Potsdam. Dabei greifen die
Kuinstler*innen auf Methoden aus Tanz-
workshops und Gesprachsformate
zuriick, die sie auch in ihrer Arbeit mit
Kolleg*innen nutzen. ,,Wir wollen kein
Stiick machen, was nur auf eine bestim-
mte Zielgruppe zugeschnitten ist, son-
dern agieren mit der Praxis, die wir
schon kennen und bringen dabei unsere
eigene kiinstlerische Sprache ein”,
erganzt Dennis Deter. Die Schiiler*in-
nen, die am Projekt mitwirken, liber-
nehmen die Rolle eines Outside Eye,
also eine Art dramaturgische Bera-
tung - Was funktioniert, was nicht ...2

WISSEN DIE ERWACHSENEN
WIRKLICH SO VIEL MEHR?

Beim allerersten Treffen mit den
Kindergruppen - neben der 2. Klasse
finden auch regelmaflige Begegnungen
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Woraus ist das Universum entstanden?
Manche Fragen sind so grandios, sie haben
mehr als nur eine Antwort verdient.

mit einer 6. Klasse statt — wird ein
gemeinsames Brainstorming gemacht,
alle beginnen zusammen bei Null. Auf
Augenhodhe ist auch das Thema von
~Eine Geschichte der Welt” angesetzt.
.Um die Eindeutigkeit eines grofien
Narrativs aufzubrechen, musste es etwas
sein, das alle betrifft und im Bereich
der Spekulation liegt. Wir wissen nicht,
was die Wissenschaft in 100 Jahren
Uber die Entstehung des Universums
sagen wird”, erklart Martini. Johanna
Ackva fligt hinzu: ,,Ich weif3 dariiber
wahrscheinlich nicht mehr als in der
Grundschule. Das Level, auf dem man
uber solche grofien Themen lernt und
auf dem man sie versteht, ist relativ
niedrig, aufer man beschaftigt sich
damit wissenschaftlich. Als Erwachse-
ner beschéftigt man sich mit diesem
Thema auch nicht viel komplexer oder
weif vielleicht noch weniger dariiber
als die Schulkinder.”

OFFENHEIT WAHREN

Im Gegensatz zu vielen Erwachsenen
kénnen Kinder sehr gut mit Abstraktion
umgehen. ,,Wahrend die Erwachsenen
oft skeptisch sind und verstehen wollen,
haben die Kinder gleich Ideen, worum
es sich dreht”, weif3 die Biihnen- und
Kostiimbildnerin Filomena Krause zu
berichten. Diese Klarheit schatzt auch
Deter, der sonst mit Jugendlichen
arbeitet, an den Zweitklassler*innen:
»Sie haben eine wahnsinnige Offenheit
und gleichzeitig ist das was sie sagen
so pragnant”. Auffallig ist wahrend der
Begegnung an diesem Vormittag auch,
wie offen die Kinder in ihren Assozia-
tionen bleiben, obwohl sie sich thema-
tisch im ,,Weltall” bewegen. Sie engen
sich nicht ein. Es werden auch Gedan-
ken ausgesprochen, die andere bereits
geauBert haben. Konkurrenz spielt
hier keine Rolle.

NEUE PERSPEKTIVEN
UND ANDERE KONTEXTE

Was an Projekten, wie dem von Dennis
Deter, Lea Martini und ihrem Team deut-
lich wird, ist, dass Wissensbildung keine
Einbahnstrafe ist, sondern als ein ge-
genseitiges Voneinanderlernen funk-
tionieren kann. Und ist das nicht die
beste Mdglichkeit, um laterales Denken
anzuregen? Mit inren Besuchen in der
fabrik Potsdam, erleben die Kinder
eine Ausnahme-Situation. Vielleicht
ist es genau dieses Sich-Umgeben mit
einem anderen Kontext, wie Ackva ver-
mutet, die ein Madchen beim Interview
auf die Frage, was bei den Begegnun-
gen mit den Kiinstler*innen anders ist
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als in der Schule, sagen lasst: ,,Ich
kann mich hier besser konzentrieren
und mir Dinge besser merken.” Die
Kinder berichten zudem, dass sie das
Geflihl haben, die Kiinstler*innen zu
unterstutzen. Es sei gut, dass sie ihre
Ideen jemanden zeigten, bevor sie
dann vor dem echten Publikum sitzen.
Auch sei es gut, dass Kinder auch mal
bestimmen diirften.

Letztendlich zeichnet sich die gemein-
same Praxis der Kiinstler*innen dadurch
aus, innerhalb flacher Hierarchien und
auBerhalb feststehender Kategorien,
also auch jenseits eines Falsch und
Richtig zu agieren. Wahrend eines
Bewegungsspiels, bei dem die Kinder
sich in verschiedene Lebewesen ver-
wandeln diirfen, wird die Existenz ,,flie-
gender Elefanten” darum auch nicht per
se ausgeschlossen, wie Deter erzihlt.

WIE NAVIGIEREN IN
EINE IMMER KOMPLEXER
WERDENDEN WELT?

In Zeiten des Internets ist das Wissen
dieser Welt zuganglicher als jemals
zuvor, aber auch uniliberschaubarer
geworden. Gerade weil eindeutige
Bedeutungszuschreibungen nicht mehr
moglich sind, ist es fiir Kinder wichtig,
sich selbstbestimmt und kritisch in der
Flut an Informationen zurechtzufinden.
So schreibt die Autorin, Theaterpada-
gogin und Lehrerin Maike Plath 2015
in ihrem Beitrag. ,,Der konstruktive
Moment von Bildung”: ,,Wir ordnen die
Fakten der Welt immer wieder neu,
sie sind stéandig in Bewegung und fiihren
zu immer neuen, komplexeren Deu-

tungen. Je mehr wir zum personlichen
Fragen und Forschen angeregt werden,
desto begieriger sind wir darauf, Neues
zu erfahren und desto umfangreicher
und komplexer wird unser Wissen. Aus
der Summe all dieser Bedeutungszu-
schreibungen (...) entsteht das Konstrukt
unserer Biografie. Je autonomer wir
diesen Wachstumsprozess gestalten
diirfen, desto selbstbestimmter erleben
wir uns in dieser Welt und desto grofier
wird unsere Kompetenz, diese Welt
mit zu gestalten und zu verandern®.

Den kindlichen ,Eigensinn“ zu starken,
wie Plath es nennt, sei eine wichtige
Voraussetzung, um andere Perspektiven
auf Welt zulassen zu kénnen.

WAS FUR EINE WELT
REPRASENTIEREN?

Insofern war auch ich angenehm iiber-
rascht, als sich herausstellte, dass , Die
grof3e Frage” fiir Erwachsene nicht
leichter zu beantworten ist als fiir Kinder.
Und um auf Greenaway zuriickzukom-
men: Angenommen, ein weiteres Raum-
schiff startet ins Weltall: Welche Gegen-
stdnde wiirden wir in seinen Laderaum
legen und wer sollte die Auswahl tref-
fen? Vielleicht ware es ein Chip mit
einer Aufzeichnung von Eine Geschichte
der Welt. In einer Szene der Auffiih-
rung tanzen die Performer*innen in
aufgeblasenen Anziigen und voller
kokettierender Selbstverliebtheit tiber
die Biihne. Meistens aber verschwinden
sie in schwarzen Ganzkdorperanziigen.
.Selbst, wenn der Mensch irgendwann
mal weg ist, geht es ja trotzdem weiter”,
meint Martini.
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SEBASTIAN MATTHIAS

ES GEHT
UM SEX

Mit einem Team aus Tanzer*innen und
Musiker*innen hat der Berliner Choreograph
Sebastian Matthias ein Stiick iliber Intimitat
fiir Menschen ab 14 Jahren entwickelt.
Eine sinnliche Reise in eine intensive Korper-
erfahrung jenseits vorgefertigter Bilder.

ANNETTE STIEKELE — 18. DEZEMBER 2019



Der lange in Neonfarben beleuch-
tete Tisch tragt viele seltsame Gegen-
stande. Einen Plattenspieler mit

einer Sprungfeder. Einen Pokal mit
einem Eis darin. Einen F6hn, aus dem
ein langes dunkles Haar ragt. Die
Objekte habe eines gemeinsam. Sie
wecken Assoziationen, die alle irgend-
wie mit Sex zu tun haben. Der Weg
fihrt in den Raum, wo die Zuschau-
er*innen sich an zwei Seiten der
Biihne platzieren. Die vier Perfor-
mer*innen bauen sich direkt vor ihnen
auf. ,,Hallo, ich bin Enis”, sagt der
Téanzer Enis Turan freundlich, zuge-
wandt. Dann wird er konkret. Benennt
Dinge, liber die er es beim Thema Sex
schwierig findet, zu sprechen. ,,Was
passiert, wenn unsere Eltern kommen?2*
Die Vier werfen sich in Posen, die

sie in den sozialen Medien gesammelt
haben. Zum Kuss geformte Lippen,
vorgestreckte Brust, Rakeln auf dem
Biihnenboden. ,Die Dinge, die wir
zeigen wollen, sind andere”, lasst der
Ténzer Maciek Sado dann die Erwar-
tungen zerplatzen.

REALE KORPER
JENSEITS
VON INSTAGRAM

~XOXO” (also Hugs and Kisses in der
Digitalsprache) nennt der Berliner
Choreograph Sebastian Matthias seine
neue Kreation. Es ist eine Teamarbeit,
die Tanzer*innen Rachell Bo Clark,
Enis Turan, Maciek Sado und der Musiker
Hang Linton treten zugleich als Cho-
reograph*innen auf, die viel person-
liches Material beigesteuert haben.
Das Stiick ist fiir Besucher*innen ab

14 Jahren geeignet - fiir Erwachsene
ist es aber mindestens ebenso interes-
sant. Denn es geht um Sex, erfahrt
der*die Besucher*in bereits vorab im
Rahmen einer Ansprache. Und dass
das kein einfaches Thema sei. Auch
fiir die Kiinstler*innen nicht. Wenn es
unangenehm werde, kdnne man jeder-
zeit den Raum verlassen.

INTIMITAT IST
EINE FRAGE DER
KOMMUNIKATION

Tatsachlich sind ja vor allem Heran-
wachsende mit den enormen Unsicher-
heiten einer langsam erwachenden
Sexualitat konfrontiert. Intimitat ist
behaftet mit dem Geruch von Unkennt-
nis, Scham, drohender Peinlichkeit.
Wie kann man sich einem Gegendiber,
einem begehrten Liebesobjekt so an-
nahern, dass Intimitat gelingt? Diese
Frage lasst das Thema fiir junge Men-
schen zu einer tiberdimensionierten,
oft Furcht einfléf3enden Angelegen-
heit anwachsen. Dass sich gerade
Liebesneulinge in den sozialen Medien
einer Bilderflut an vermeintlich allge-
meingiiltigen Posen, ausgefiihrt von
perfekten Kérpern ausgesetzt sehen,
macht die Sache nicht einfacher. Der
grof3en Bilderflut steht ein ratloses,
mit Tabus behaftetes Schweigen gegen-
Uber. Jugendliche im Alter von neun
bis elf Jahren erzahlten dem Choreo-
graphen Sebastian Matthias, dass sie
nicht wiissten, was eine Berilihrung
sei. Dieses Erlebnis lieferte die Initial-
ziindung fiir das Stiick. , Tanz ist das
Medium, mit dem man diese Dinge
verhandeln kann“, sagt Matthias.
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NAHE ERKUNDEN
AUF AUGENHOHE MIT
DEM PUBLIKUM

Seine Tanzer*innen bewegen sich
tastend, vorsichtig, mal streckt Rachell
Bo Clark eine Hand zu einer Geste aus,
die von Enis Turan beantwortet wird,
die Korper fliefen sanft ineinander.
Alles wirkt weich und organisch. Keine
Wendung wirkt erzwungen oder kiinst-

lich. Die Bewegungen sind prazise kali-
briert, auch wenn eine Freiheit in der
Ausfiihrung spiirbar ist. Gleichzeitig
entsteht eine grofie Sinnlichkeit im
Raum, die sich aus Lebensnahe speist.
Der Zauber dessen, was Nahe sein kann,
verbindet sich in dem Zusammenwirken
der Koérperlichkeit der Tanzer*innen,
der Musik, der Sprache und der Gegen-
stande. Auf der gegeniiberliegenden
Buihnenseite erkunden der Musiker -
und hier ebenfalls Tanzer - Hang Linton
und Maciek Sado in Wort und Bewe-
gung die Frage, bis zu welchem Punkt
eine Beriihrung noch okay sei - und
wann einer von beiden Stopp sagen
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wiirde. Die Atmosphére fiihlt sich
sicher an. Nicht nur, weil Tanzer*in-
nen hier sehr respektvoll miteinander
und mit Intimitat umgehen, sondern
auch weil die Zuschauenden einen
Schutzraum vorfinden, in den sie
sich zuriickziehen kénnen, indem sie
die elektronische Musik und die Texte
Uber Kopfhorer héren, der es ihnen
aber auch erméglicht, sich einzu-
lassen.

V/

TANZ ALS INTENSIVE
KORPERERFAHRUNG

An der Generalprobe nimmt eine
achte Klasse Madchen und Jungen des
Albrecht-Thaer-Gymnasiums Hamburg
Teil. Die Madchen blicken konzentriert
auf das Biihnen-Geschehen. Einige
der Jungs auch. Andere lachen ver-
legen. Fiir Tom Weiss, der Englisch und
Spanisch unterrichtet, ist jede dieser
Reaktionen willkommen. Heute seien
ja schon sehr junge Menschen sexuali-
sierten Bildern ausgesetzt. ,Ich frage
mich, wie gehen die Schiiler*innen
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damit um, wenn sie hier eine ganz
andere Herangehensweise erleben,
weich mit erwachsenen Menschen?”
Wie sich das auspragt, wird sich erst
zeigen, wenn sie alter sind. ,Hier
werden Grenzen aufgemacht fiir einen
zivilisierten Umgang. Sie sehen etwas
Neues. Und sie erfahren, dass man
Sexualitat auch enttabuisieren kann,
indem man dariiber spricht.”

Dariiber mit den Mitteln des Koérpers
zu sprechen, mit Musik und mit Spra-
che, ist das Anliegen von Sebastian
Matthias. Das Stiick offeriert den
jungen Zuschauer*innen das Angebot
einer Expedition in die Sekundaremp-
findungen des Themas Intimitat.
~Mich interessieren die Erinnerungen
an erste Schmetterlinge im Bauch,
den Schwindel, die Frage der Grenzen,
der Einwilligung, auch die Unsicher-
heit. Nicht der sexuelle Akt an sich.
Vielmehr geht es um ein Erkunden von
Nahe, Beriihrung und das auf Augen-
héhe mit dem Publikum®, so Matthias.
.~XOXO“ folgt keiner Erzéhlung, der
Zugang ist jedoch erleichtert durch
eine zusatzlich eingezogene Sprach-
ebene. Zuallererst ist die Tanzperfor-
mance eine intensive Kérpererfahrung
und zwar fiir die Tanzer*innen und
die Zuschauer*innen gleichermafien.

RESPEKT, EINWILLIGUNG,
GRENZEN

Es gibt eine Szene, in der Enis Turan
einen Zuschauer zum Thema befragt.
In der Generalprobe trifft es Lehrer
Tom Weiss. ,,Das Stiick geht einem nah,
aber so, dass Du Dich an der Schulter

anfassen lasst”, beschreibt er den
Moment. Es wird deutlich, dass Nahe
etwas sehr Schones, Bereicherndes,
eine starke Lebenskraft sein kann.
Intimitat kann aber auch schon im
Vorfeld scheitern. In einer anderen
Szene liest Maciek Sado den Brief einer
Frau vor, der ein deutlich alterer Mann
Gewalt angetan hat, obwohl sie nie
~Ja” gesagt habe. ,Er hat nie gefragt.
Auch diese Extreme, das fehlende
Verhandeln zwischen zwei Menschen
Uber eine intime Begegnung, benennt
das Stiick auf direkte, auch fiir junge
Menschen nachvollziehbare Weise.
Lehrer Tom Weiss ist angesichts dieser
vielschichtigen Kommunikation tber
Intimitat voller Zutrauen zu seinen Schii-
ler*innen. Ein Stiick wie dieses sei gut
und notwendig, damit man sich nicht
mit Pornos abspeisen lasse, die nur
kurzfristig satt machten. Er entdeckt in
dieser Tanzperformance ,harte The-
men, weich verpackt”. Das gebe den
Schiiler*innen die Chance, die reale
Welt zu erfahren.

“

Auf der Biihne gibt es eine lange
Annaherung der Kérper von Rachell
Bo Clark und Hang Linton. Tastend,
zart, respektvoll. SchlieBllich ergief3t
sich mit lautem Knall eine Ladung
Tischtennisballe liber die Biihne. Es
ist auch dieser Umgang mit humor-
vollen Bildern, die diese Produktion
auszeichnet.
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LEA MORO

VIEL-
STIMMIGES,
SPIELERISCHES
ZUHOREN

Was nehmen wir wahr, wenn wir genau
hinhoren? Wie verschiebt sich unsere Wahr-
nehmung, wenn wir uns auf die Ohren fokussieren?
Die Berliner Radiokiinstlerin und Forscherin
Kate Donovan begibt sich in Lea Moros Stiick
~Ohren Sehen” gemeinsam mit den jungen
Zuhorer*innen auf eine vielschichtige,akustische
Reise in die Umwelt der fabrik Potsdam.

KATE DONOVAN, UBERSETZUNG GABI SCHAFFNER — 12. JULI 2022



An einem ungewdhnlich warmen und
sonnigen Marztag warteten wir vor
der fabrik Potsdam auf den Beginn von
,Ohren Sehen”, der Performance
von Lea Moro. Wir wussten, dass es
um Erkundungen und um Sinnlichkeit
gehen wiirde. Wir wussten auch, dass
das Zuhdren eine Rolle spielen wiirde,
aber ich fragte mich, was fiir eines...

EINE REISE
DES WAHRNEHMENS

Wahrend wir warteten, schritt ich zwi-
schen Sonne und Schatten im Hof auf
und ab. Da waren die Gerausche war-
tender Kinder, Gerausche von jeman-
dem, der telefonierte, Gerausche von
weiteren Kindern, die auf dem Spielplatz
in der Néhe spielten, von Menschen,
die auf den Terrassen safien und zu
Mittag aBBen. Es muss Vogelgerdusche
gegeben haben, vielleicht auch den
Klang von Wasser oder Bootsgerau-
sche, aber ich muss zugeben, dass ich
mich nur an die Téne erinnere, die von
Menschen erzeugt wurden. Ich fragte
mich, ob wir uns gleich auf eine Reise
des Wahrnehmens begeben wiirden -
der Flechten, der friihlingshaft auf-
brechenden Knospen, der Materie,
die auf der Wasseroberflache schwapp-
te. Ich schaute auf die Pflastersteine
hinunter und bemerkte winzige Blumen,
die in der Erde dazwischen wuchsen.

Anna Tsing hat liber die Kunst der Wahr-
nehmung geschrieben; und obwohl sie
vorwiegend liber die verschiedenen

Modi menschlicher und nicht-mensch-
licher Welterzeugung in Bezug auf den
Kapitalismus schreibt, verwenden viele

der zeitgenossischen Praktiken des
Zuhdrens ganz ahnliche Strategien, um
der Wahrnehmung als einer Form
der Einstimmung, der Fiirsorge, des
Beachtens einen Vorrang einzurdaumen.
Die Aufmerksamkeit gegeniiber den oft-
mals vernachlassigten ,kleinen’ Dingen
vermag uns zu einer Anerkennung
sowohl der Relationalitét als auch der
Differenz fiihren. Der Titel des Stiicks,
auf das wir warteten - ,OHREN SEHEN”,
verweist bereits auf eine bewusste Ver-
schiebung der Dynamik vom Sehen zum
Horen; eine Verschiebung, wie sie auch
Arthur Russell 1986 in seiner Liedzeile
I’'m watching out of my ear” besang.

Aber das war nicht der einzige Wah-
nehmungsschub, der uns im Lauf der
Performance bevorstand: das ,Horen’
wurde nicht im auditiven Sinne allein
gedacht, sondern als eine mit greifbare
Form der Rezeption und der Einstim-
mung - sinnlich und imaginativ.

EINE VIELSTIMMIGE REISE

Als wir den Theaterraum betraten,
wurde unseren Sinnen nach und nach
klar, dass wir uns tatsachlich im ,,Herzen
der Stadt” befanden. Ein Kind fragte:
~Warum machen die das so langsam,
alles2” Eine grof3artige Beobachtung,
und in der Tat kénnte man sagen, dass
Verlangsamung der erste Schritt zum
Wahrnehmen ist...

Wir wurden in drei Gruppen aufgeteilt,
bekamen Kopfhorer und wurden nach
draufien gefiihrt, um unsere vielstim-

mige Reise zu beginnen. Unsere Kopf-
horer waren eigentlich Radioempfanger,
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Dadurch, dass alle tiber die Kopfhorer
die gleichen Signale empfangen, entsteht
ein ausgepragtes Gefiihl von Kollektivitat.

die sowohl die Stimme (und den Atem)
unserer Flhrerin als auch spater den
von ihr abgespielten Ton empfingen.
Sie erklarte, dass ,die Antenne uns
verbindet”. Durch unsichtbare Fre-
quenzen verbunden, erfuhren wir eine
gemeinsame Intimitat, die vor allem
durch den Klang ihrer Stimme be-
stimmt wurde.

SCHICHTEN DES HORENS

Das Horen liber Kopfhorer schuf eine
ganz besondere Horerfahrung. So
waren wir von unserer unmittelbaren
Klangumgebung abgeschnitten und
doch durch die Kollektivitat unserer

gemeinsamen Klangrezeption mitein-
ander verbunden. Unsere Fiihrerin
schlug vor, nur einen Kopfhorer an
und den anderen aus zu lassen, damit
wir unsere Umgebung gleichzeitig
wahrnehmen kénnten. Ich glaube nicht,
dass irgendjemand in unserer Gruppe
diese Option gewahlt hat. Das soll nicht
heien, dass mehrstimmiges Héren
nicht funktionieren kann: Unser Radio-
kunstprojekt Datscha Radio (https:/
datscharadio.de/) zum Beispiel sendet
vorwiegend aus Garten und ermutigt
seine Zuhdrer*innen dann, ebenfalls von
einem Garten oder einem naturnahen
Bereich aus zuzuhdren. In den Schich-
ten des Horens verweben sich die
Klange der unmittelbaren Umgebung
mit den Klangen der Ubertragung.
Dieses gemeinsame Hoérerlebnis mit
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Nicht nur liber die Ohren,
auch tastend wird die Umgebung
erforscht und befiihlt.

anderen, nah und fern zugleich, lasst
ein Gefiihl der Kollektivitat entstehen
und erzeugt parallel dazu eine Art
Erdung mit der umgebenden Welt. Es
Iasst sich hier von einer polyphonen
Erfahrung sprechen. In Bezug auf das
Horen schreibt Anna Tsing: ,,Als ich zum
ersten Mal die Erfahrung der Polyphonie
machte, war es eine Offenbarung des
Hérens; ich war gezwungen, einzelne,
gleichzeitig erklingende Melodien
herauszufiltern und auf die Momente
von Harmonie und Dissonanz zu achten,
die sie zusammen erzeugten.” (2015, 24).

Ein solches Zuhéren erfordert Zeit und
Konzentration, und dieses Theater-
stlick war, vielleicht, weil es sich an
ein junges Publikum richtete, zu dyna-
misch fur ein Engagement dieser Art:
Eher hatten wir das Geflihl, uns auf

einer Reise zu befinden, um den Kléngen
der Orte und der Geschichten (achtsam)
zu lauschen. Es handelte sich dabei um
ein kérperbetontes, taktiles Zuhéren,
das dem ahneln mag, was Cecilia Vicuha
als ,H6ren mit den Fingern” (1983) be-
zeichnet. Aber Polyphonie ergab sich
noch aus anderen Formen, als ein Chor
von Stimme/n, als Assemblage von
Erzéhlungen und Storytelling. Wesen-
heiten sprachen zu uns, aus verschiede-
nen Zeiten und Raumen. Eine Schlan-
ge fiihrte uns unter die Erde, hinunter
in die Kanalisation. Und Wasser fiihrte
uns zuriick zu seinem Ursprung zu
Beginn der Erdzeit.

DIE SCHONHEIT
DES RADIOS

Ahnlich wie in der Kinderpadagogik
wurde das Element des Anthropomor-
phismus als Mittel eingesetzt, um eine
Verbindung zu nicht-menschlichen

LEA MORO
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Anderen herzustellen oder Empathie
fiir sie zu entwickeln. Diesen Wesen
wurde eine (menschliche) Stimme gege-
ben. Kinder kennen das gut, - man
denke nur an die Baren und Kaninchen
in all den Bilderbiichern, die Kleidung
tragen, Uhren haben und in Betten
mit Kissen und Decken schlafen!

Das soll nicht heif3en, dass Kinder nicht
verstehen, was vor sich geht, oder dass
sie unfahig wéaren, die Machtdynamik
solcher Vermenschlichung zu durch-
schauen; ich meine damit lediglich, dass
Kinder in der Regel eine spielerische
Fantasie haben. Zum Spielerischen
gehort es, den Unglauben auszusetzen.
Unter dem Motto des Spielerischen
werden mehr Dinge akzeptabel.

Eine der Schénheiten des Radios be-
steht darin, dass die Entkopplung des
Klangs von der Klangquelle (die Unsicht-
barkeit des Ursprungs der Stimme) die
Phantasie anregt. Wir konnten der
Erzéhlung der Schlange in der Kanali-
sation direkt von einem Gullyloch aus
folgen; wir konnten uns vorstellen, was
wir nicht sehen konnten.

In diesem Sinne kann das Zuhoren wie
Lesen sein - der visuelle Aspekt bleibt
dank der Plastizitat und der Fluiditat
unserer Vorstellungskraft unberiihrt. Die
Radio- und Theatermacherin Pavlica
Bajsi¢ Brazzoduro spricht in diesem
Zusammenhang von der kollektiven
Natur der Imagination: ,,Wir haben die
Freiheit, Assoziationen und Bilder in
unserem Kopf zu kreieren, und dadurch
werden unsere Zuhérer*innen zu unse-
ren Mitsch6pfer*innen. Wenn das Bild

fehlt und uns nur der Klang bleibt,
erlaubt diese Unterbrechung unserem
Gehirn, sich den inneren Mechanismen
der Vorstellungskraft zuzuwenden und
unsere bewussten und unbewussten
Gedanken, Gefiihle, Erinnerungen und
Projektionen kommen zum Vorschein.”

SPIELERISCHES
ZUHOREN

Wahrend der Performance gab es
Momente, in denen wir dazu angeleitet
wurden, uns zu erlauben verletzlich
zu sein — indem wir die Augen schlossen
und gemeinsam an einem Seil entlang-
gingen; indem wir uns der Textur des
Schlamms hingaben. Um sich derart
auf eine Sache einzulassen, ist eine
gewisse Verspieltheit notig, — die bei
meinen kindlichen Begleiter*innen
reichlich vorhanden war. Maria Lugones
schreibt: ,Verspieltheit ist teils auch
eine Offenheit dafiir, ein Narr zu sein.
Was wiederum bedeutet, dass man
sich nicht um Kompetenzen sorgt oder
sich selbst zu wichtig nimmt, dass man
Normen nicht als heilig ansieht und
dass man Ambivalenz und Doppeldeu-
tigkeit als Quelle von Weisheit und
Freude wahrnimmt.”.

Spielerisches Zuhéren kénnte uns viel-
leicht einen Weg aufzeigen, das Selbst
zu dezentrieren und die Position des
Menschen innerhalb eines weiter gefas-
sten Miteinanders von Wesenheiten
neu zu kalibrieren. Zugleich kdnnte uns
dieses Spielerische am Zuhoren lehren,
unserer Imagination zu folgen und uns
fur das zu 6ffnen, was wir nicht unmit-
telbar wahrnehmen kénnen.
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CHOREOGRAPH*INNEN UND STUCKE DER

SPIELZEITEN 2018/19 - 2021/22

DENNIS DETER
EINE GESCHICHTE

DER WELT

CLEMENT LAYES
ONONON
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LEA MARTINI
EINE GESCHICHTE

DER WELT

ANTJE PFUNDTNER
FUR MICH

MORITZ FRISCHKORN
TRANSFORMATIONS

HERMANN HEISIG
HAPPY SISYPHOS

RAYMOND LIEW JIN PIN

1000 KISSES

SEBASTIAN MATTHIAS

XO0Xxo

MARTINA LA RAGIONE
THIS WALL HAS NO TITLE

JASCHA VIEHSTADT

1000 KISSES



LUCIA GLASS ANNA KONJETZKY
DIE CHOREOGRAPHIE DER MOVE MORE
DINGE UND GERAUSCHE MORPH IT!

DIEGO TORTELLI DEUFERT&PLISCHKE
SHIFTING PERSPECTIVE SPINNEN

CEREN ORAN JENNY BEYER ANDREA COSTANZO MARTINI
FLIEGENDE WORTER SUITE PAYPER PLAY

ANDRE LEWSKI LEE MEIR LIDY MOUW
VON HIER NACH DORT VON HIER NACH DORT VON HIER NACH DORT

LEA MORO REGINA ROSSI MAY ZARHY
OHREN SEHEN ~PUNK, BEAT...LOL!” LIBELLE
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PARTNERINSTITUTIONEN UND FORDERER

FABRIK MOVES POTSDAM

fabrik moves ist eine Tochter der fabrik
Potsdam und Tragerin des Projektes explore
dance Potsdam. Die fabrik als internationales
Zentrum fiir Tanz und Bewegungskunst ist
der zentrale Ort fiir die Prasentation, Pro-
duktion und Vermittlung des zeitgendssischen
Tanzes in Brandenburg.

K3 | TANZPLAN HAMBURG

K3 - Zentrum fiir Choreographie | Tanzplan
Hamburg auf Kampnagel ist ein international
renommiertes Kompetenzzentrum fiir
zeitgenossischen Tanz und Choreographie,
kiinstlerische Forschung und Tanzvermittlung.

FOKUS TANZ | TANZ UND

SCHULE E.V.

Seit mehr als 15 Jahren vermittelt der Verein
zeitgenossischen Tanz an junges Publikum.
Durch Schulprojekte, das Festival THINK BIG!
und Weiterbildungsformate ist Fokus Tanz
wichtiger Impulsgeber im Bereich Tanz fiir
junges Publikum.

HELLERAU - EUROPAISCHES ZENTRUM
DER KUNSTE

Seit Juli 2022 ist HELLERAU - Europaisches
Zentrum der Kiinste Dresden dem Projekt bei-
getreten. Das interdisziplinares Koproduktions-
und Gastspielhaus zahlt heute zu den wich-
tigsten internationalen Zentren der zeitge-
nossischen Kiinste in Deutschland und Europa.

ASSOZIIERTE, UNTERSTUTZER*INNEN,
FORDERER

explore dance - Netzwerk Tanz fiir junges
Publikum ist eine Kooperation von fabrik
moves Potsdam, Fokus Tanz | Tanz und
Schule e.V. Miinchen und K3 | Tanzplan
Hamburg und HELLERAU - Europaisches
Zentrum der Kiinste.

Es wird geférdert durch TANZPAKT Stadt-
Land-Bund und Bureau Ritter/ TANZPAKT
RECONNECT aus Mitteln der Beauftragten
der Bundesregierung fiir Kultur und Medien
im Rahmen der Initiative NEUSTART KULTUR
Hilfsprogramm Tanz, die Behorde fiir Kultur
und Medien der Freien und Hansestadt
Hamburg, das Kulturreferat der Landeshaupt-
stadt Miinchen und den Bayerischen Landes-
verband fiir zeitgendssischen Tanz aus
Mitteln des Bayerischen Staatsministeriums
fuir Unterricht und Kultus, sowie die Landes-
hauptstadt Potsdam und das Ministerium fiir
Wissenschaft, Forschung und Kultur des
Landes Brandenburg.

Seit Juli 2022 wird die zweite Phase des
Projekts zudem gefordert durch das
Sachsische Staatsministerium fiir Wissen-
schaft und Kunst sowie der Landeshaupt-
stadt Dresden.
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