
Tanz im August 2006 – Internationales Tanzfest Berlin

Ulrike Becker, Bettina Masuch und André Thériault im Gespräch 

mit Susanne Foellmer
Das diesjährige Festival bietet auffällig oft Einblick in Pathos und extreme Emotionen – so scheint es zumindest, wenn man sich „Hell“ von Emio Greco I PC ansieht oder etwa Mark Tompkins’ „Animal“. Polaritäten wie Himmel und Hölle, Gut und Böse dringen da in eine zeitgenössische Tanzästhetik, die doch solche Setzungen sonst eher zu vermeiden sucht.

Bettina Masuch: „Animal“ ist tatsächlich eine Ausnahmeproduktion im zeitgenössischen Tanz. Viele Choreografen sind nicht so explizit politisch, obwohl es in den letzten Jahren immer wieder Ansätze in diese Richtung gibt, etwa sich mit aktuellen Krisensituationen auseinanderzusetzen.

Ulrike Becker: Das Stück arbeitet mit den revueartigen Strukturen des Vaudeville und ist zugleich ein Ritt durch den ästhetischen Fundus, den Tompkins über die Jahre seiner Arbeit hinweg angesammelt hat.

André Thériault: Das Collageartige dieses Verfahrens drückt sich auch im Bühnenbild selbst aus: Es erinnert zugleich an eine Kabarettbühne und eine Kampfarena, in die sich die Performer wie Gladiatoren oder Ringer hineinwerfen. Der Titel „Animal“ deutet auch an, dass es hier um den Mann als „Bête de guerre“, als eine Art „Kriegstier“ geht, um den Kampf um Macht und darum, sich zu behaupten.

U.B.: Obgleich die Bühnenausstattung zum Teil einen „orientalischen Touch“ hat und man nahe liegend an die aktuellen Konflikte in Nahost und die Involvierung des Westens denken könnte, zielt Mark doch eher auf das Unbehagen ab, das uns betrifft, die wir mit Abstand diese kriegerischen Auseinandersetzungen verfolgen, und auf eine generelle Befindlichkeit derer, die sich in diesen schweren Krisengebieten aufhalten müssen.

Zu Marks Technik der Kontraste, wenn man so will, gehört auch, dass er in dem Stück singt. Überhaupt gibt es erstaunlich viele Produktionen, die sich ausdrücklich mit einem musikalischen Thema auseinandersetzten oder gar Livemusiker auf der Bühne haben, wie etwa Rosas.

B.M.: Michèle Ann De Mey und Anne Teresa De Keersmaeker bilden die Klammer des Festivals zu Beginn und Ende und das ist für uns eine wichtige Aussage. Beide waren Trendsetterinnen in den 80er, 90er Jahren und haben sich sehr selbstbewusst diese große klassische Musik Beethovens und Mozarts vorgenommen und sie, fern von Pathos, auf eine eher subtile Gefühlwelt heruntergebrochen. Bei jüngeren Choreografen wie z.B. Emanuel Gat gibt es ähnliche Tendenzen, sich mit Musik zu befassen.

U.B.: De Keersmaker und De Mey haben sich spezifisch dramaturgisch zu diesen Kompositionen verhalten, gerade dadurch rückt die musikalische Struktur in den Vordergrund und nicht die großen Emotionen. Bei Tero Saarinens „Borrowed Light“ wiederum ist die rituelle Vokalmusik der Shaker der Motor der Choreografie. Diese Lieder sind teilweise oral überliefert und zum ersten Mal außerhalb der Shaker Community zu hören. Wie bei Rosas sind auch hier die Musiker live auf der Bühne, eine wirklich großartige Zusammenarbeit mit dem Bostoner Camerata Vokalensemble.

Mit zwei Meilensteinen der jüngeren Tanzgeschichte das Festival zu rahmen, ist eine Reminiszenz an die Vergangenheit, die ja in Jean-Pierre Perreaults „Joe“ im vorletzten Jahr einen Anfang fand.

B.M.: Tradition war im zeitgenössischen Tanz ja nie ein Thema, der Schwerpunkt lag auf dem Flüchtigen, Momenthaften. In letzter Zeit scheint sich das zu ändern, jüngere Choreografen versuchen, sich zu verorten und zu den freilich noch jungen Traditionen, die langsam entstehen, ins Verhältnis zu setzen. Auch für die Schöpfer dieser älteren Werke ist das natürlich eine Herausforderung: Ist das Stück zeitlos? Oder hat es nur noch einen historischen Wert, in seinem damaligen speziellen Kontext? Spielt man es mit einer Neubesetzung, so wie in Michèle Ann De Meys „Sinfonia Eroica“? Was ändert sich? Oder behält man in großen Teilen die damaligen Tänzer aus Rosas’ „Mozart/Concert Arias“ bei? Auch dann gibt es natürlich massive Veränderungen, so haben zum Beispiel die jungenhaften Tänzer von damals, natürlich eine ganz andere Ausstrahlung.

A.T.: Die „Signaturepieces“, mit denen diese Choreografinnen bekannt wurden, sind ein wichtiger Bestandteil unseres Festivals. Übergeordnet kann man außerdem sagen, dass es Tendenzen im diesjährigen Programm gibt: Zum einen der musikalische Schwerpunkt, andererseits einen Rückbezug auf das Biografische, etwa in der konzeptionellen Arbeit von Boris Charmatz mit Raimund Hoghe und Julia Cima, die übrigens auch in unserem Filmprogramm präsent sind. Und nicht zuletzt der politische Aspekt, wie wir ihn in Mark Tompkins Stück erkennen.

Da würde ich gern noch mal einhaken: Allenthalben hört man ja, dass Tanz im August seinen achtzehnten Geburtstag feiere und damit erwachsen werde. Was freilich auch die politische Mündigkeit nach sich zieht. Mein Eindruck ist, dass tanzpolitische Themen in diesem Jahr bei Euch wesentlich präsenter sind als zuvor.

A.T.: Ja, den Akzent auf Berlin zu setzen war uns wichtig und das drückt sich übrigens auch im Design der Broschüre aus, die die Quadriga als Blickpunkt aufnimmt. Insofern gibt es bei den Zwischenrufen einen Fokus auf die aktuellen Ereignisse in der Szene, die ja teils auch schon beim Berliner Publikum bekannt sind, etwa die neue Kunstförderung durch den Tanzplan Deutschland.

B.M.: Unser Selbstverständnis ist es, ein Festival für Berliner Publikum und Künstler zu machen und nicht nur für Festivaltouristen. Und die kürzlichen Entwicklungen sind natürlich ein Teil dieser Szene und damit unseres Programms.

U.B.: Unser Interesse ist es schon seit Jahren, mit dem Festival aktuell zu sein und die Tatsache, dass dies nun verstärkt ins Bild rückt, liegt natürlich auch daran, dass sich tanzpolitisch gerade im letzten Jahr sehr viel ereignet hat. Eine der Reaktionen darauf ist die Einladung von Paul Gazzola mit seinem Projekt „Coming Soon“. Es hat die derzeitigen Berliner Pläne für die Schaffung eines Ortes für Tanzproduktion, -information und -ausbildung zum Thema. Paul hat lokale und internationale Gäste wie Peter Pleyer oder Mårten Spångberg eingeladen und außerdem mit Sarah Wigglesworth eine Expertin für Architektur gewonnen. Wichtig ist hier, aus verschiedenen Perspektiven zu fragen, was es für einen solchen Tanzraum in Berlin braucht. 

A.T.: Die Videoinstallation zu „Coming Soon“ ist außerdem einer der starken Momente des Festivals. Die lokale Szene war aufgerufen, Wünsche zu äußern und Anforderungen an einen Ort für Tanz in Berlin zu artikulieren. Das ist sowohl wertvoll auf der Ebene der Einbindung derer, die hier in Zukunft arbeiten sollen als auch im Sinne der Recherche, denn hier wurde wichtiges Referenzmaterial für Berlin gesammelt.

U.B.: Sicher steht das künstlerische Projekt und seine ästhetische Qualität im Vordergrund. Dass die sich dann allerdings mit verwertbaren Ergebnissen verbinden lässt, ist wunderbar.

Themenwechsel. In diesem Jahr habt Ihr wieder neue Produktionen von afrikanischen Compagnien eingeladen. Papy Ebotani aus Kinshasa war ja bereits vor einigen Jahren in einem Stück von Faustin Linyekula hier zu sehen. Kann man da schon von einer zweiten Generation im afrikanischen zeitgenössischen Tanz sprechen?

A.T.: Eigentlich gibt es sogar schon eine dritte Generation. Mit Papy Ebotani und Nelisiwe Xaba zeigen wir nun jüngere Choreografen, die zum Teil erstmals in Europa auftreten. Nach wie vor finden wir hier die Verbindung von Tradition und Moderne mit einem politischen Ansatz vor. Das äußert sich entweder sehr ausdrücklich oder auf einer eher persönlichen Ebene wie bei Ebotani: Was bedeutet es, in einer Kriegsregion wie Kinshasa ein Kind zur Welt zu bringen und großzuziehen? Nelisiwe Xaba wiederum betreibt eine ästhetische Auseinandersetzung mit ihrer südafrikanischen Identität.

U.B.: Uns ist es wichtig, den künstlerischen Umbruch in diesen Ländern zu zeigen, wobei es natürlich keine „reine“ Tradition gibt, die dann urplötzlich in eine zeitgenössische Ästhetik umschlägt.

B.M.: Das sieht man auch bei Pichet Klunchun aus Bangkok. Er ist ein Modernisierer seiner Kunst, des Khon, und dabei noch wesentlich stärker mit den Traditionen konfrontiert, nämlich mit denen des thailändischen klassischen Tanzes. In seiner Performance mit Jérôme Bel, die Anfang des Jahres in Berlin gezeigt wurde, kann man aber gut sehen, dass sich die Künstler etwa in Thailand mit genau den gleichen Problemen von Globalisierung und Stadtkultur auseinandersetzen wie in Europa oder den USA. Das macht es interessant und wichtig, solche Choreografen im Rahmen eines Berliner Festivals zu zeigen, wobei die Arbeit an Brüchen durch die strikten Traditionen noch viel stärker ausfällt.

U.B.: Dabei ergeben sich ja auch interessante Reibungsflächen mit den zeitgenössischen Ästhetiken Europas – Papy Ebotani war beispielsweise in das letztjährige Coachingprojekt von Meg Stuart involviert: Ein fruchtbarer Austausch durchaus für beide Seiten!

Solche Formen der Zusammenarbeit im Rahmen Eures Weiterbildungsprogramms haben ja schon früher künstlerische Blüten getrieben, wenn man etwa an das Zusammentreffen von Michael Laub und Astrid Endruweit denkt, die ja beinahe schon eine kleine Legende ist. In diesem Jahr zeigen die Absolventen der Brüsseler Schule P.A.R.T.S. ihre Arbeiten. Wird Tanz im August zunehmend auch zum Forum oder gar Markt für junge Talente?
B.M.: Sicher finden die P.A.R.T.S.-Absolventen hier einen Kontext vor, in dem sie neben den anderen Künstlern bestehen müssen. Allerdings gibt ihnen das Format auch einen gewissen Schutzraum. Das ist ja auch das Spannende, in einem internationalen Festival solch unterschiedliche Strukturen nebeneinander präsentieren zu können. 

A.B.: Mit P.A.R.T.S. schlagen wir auch wieder den Bogen zu Anne Teresa De Keersmaeker: Hier treffen sich die Generationen, wenn man so will. Daneben gibt es mit Mette Ingvartsen, Brice Leroux und dem Film „Les Ballets de-ci de-là“ von Alain Platel dieses Jahr eine starke belgische Präsenz, die die unterschiedlichen Dekaden des Tanzschaffens in diesem Land beleuchtet.

Hier fließt also eine Art Wissen über Tanz aus den letzten Jahrzehnten. Offenbar hat sich das auch in Eurem Workshop-Programm niedergeschlagen.
U.B.: Mittlerweile gibt es ein sehr vielfältiges Workshopangebot für Tänzer und Choreografen in Berlin, so dass es uns nötig erschien, das Format zu ändern. Coaching und Mentoring wenden sich an Künstler, die mit spezifischen Fragestellungen zu unseren Dozenten kommen und dann auch wirklich Zeit haben, sich in Ruhe mit ihren Belangen auseinanderzusetzen. Daneben haben wir verstärkt das Thema Dramaturgie in den Blick genommen, das sehr unterrepräsentiert war in den letzten Jahren und dabei in der Tanzproduktion doch stärker in den Vordergrund gerückt ist. Mittlerweile bekommen wir immer häufiger Anfragen nach Dramaturgen. Der „andere Blick“ auf die Entwicklung einer Idee in den Proben scheint für viele Choreografen immer wichtiger zu werden.

A.T.: Der Schwerpunkt hat sich verschoben auf die künstlerische Arbeit der Teilnehmer. Sie steht nun im Mittelpunkt und nicht mehr die Technik des Dozenten, die erlernt werden soll.

Neben dieser Veränderung der Weiterbildungsformate gibt noch eine erfreuliche Innovation im Festivalrahmen: Die sommer.bar im Podewils’schen Palais.

U.B.: Ja, wir haben uns in diesem Jahr dazu entschlossen, ein Festivalzentrum einzurichten. Das Konzept dazu stammt von Kerstin Schroth, am besten sagt sie selbst etwas dazu.

Kerstin Schroth: Die sommer.bar ist ein Treffpunkt für Künstlerinnen und Publikum und das bereits ab 11 Uhr vormittags. Man kann hier essen, Termine machen, den Hotspot nutzen oder bei einer Massage relaxen. Konzeptionell war die Idee außerdem, den Choreografen, die im Festivalprogramm präsent sind, am Abend eine Plattform zu bieten, um zu experimentieren und eine andere Seite ihres Könnens zu zeigen. So werden etwa Mark Tompkins und Mårten Spångberg jeweils in einem Konzert zu erleben sein, es gibt Filme von Bruno Beltrão und Jonathan Burrows mit Matteo Fargion und die Techniker des Festivals werden ihre Lieblingsmusik auflegen. Daneben haben wir Podiumsdiskussionen und eine Buchpremiere im Programm. Übrigens ist der Eintritt zu den meisten der Veranstaltungen frei.

Berlin, im Juli 2006

