Julie Solberg in der Splaflerperformance

«Burn Toast» vom norwegischen Kollektiv

Susie Wang, Regie Trine Falch,
bei FIND an der Berliner Schaubihne

Mehr aufgeschlitzte
Bauche!

Beim FIND-Festival 2023 an der Berliner Schaubihne

dominiert von der Wooster Group bis zu Kuro
Tanino postdramatische Geheimnislosigkeit — und doch
gibt es eine Entdeckung

Von Anja Quickert
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Trose

Die Wooster Group reenacled Tadeusz
Kantor: «A Pink Chair (In Place of a Fake
Anfique)» in der Regie von Hizabeth
LeComple, New York

eit weg vom dramatischen Theater fithrt das Werk des
polnischen Kilnstlers Tadeusz Kantors, schreibt Hans
Thies Lehmann in seinem 1999 publizierten paradig
matischen Lang-Essay
«Sein Werk umkreist in obsessiver Weise die eigenen
Kindheitserinnerungen und weist schon deswegen eine Zeitstruktur der
Erinnerung, Wiederholung und Konfrontation mit Verlust und Tod auf
Lehmann begreift Kantors Theater als «Zeremonie», die befreit ist von
naivem Vormachens, als «quasi rituelle Form der Vergangenheitsbhe
schworungs. Gut 300 Seiten nach den Uberlegungen zu Kantor analy

siert der Theaterwissenschaftler auch den postdramatischen Einsatz

von Technik und Medien beim New Yorker Kollektiv Wooster Group.

Beide gelten lingst als Ikonen des «Postdramatischen Theaters», auch
wenn sich ihr Einfluss als Avantgarden zeitlich und ésthetisch sehr un
Mit der Inszenierung «A PINK CHAIR (In Place

of a Fake Antique)» unternimmt die Wooster Group den ambitionierten

terschiedlich verortet.

Versuch, die Theatergeschichte in die Gegenwart zu holen.

Auch beim Festival Internationale Neue Dramatik (FIND) an der
Schaubilhne hat das «Postdramatische Theater» mittlerweile die titel
gebende Dramatik verdringt. Stattdessen dominierten experimentelle
Regiehandschriften und Stilckentwicklungen die diesjihrige kuratori

sche Auswahl, die Inszenierungen aus acht Lindern erstmals in Deutsch

land zeigte. Als «Artist in Focus» hob das Festival die Arbeit der US-ame-

rikanischen Regisseurin Elizabeth LeCompte hervor - nach Angélica

Liddell im Jahr 2021 und Robert Lepage im vergangenen - die zusam

Postdramatisches Theaters.
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men mit dem Schauspieler Spalding Gray die legendire « Performance
Group» von Richard Schechner verlieff, um im Kollektiv zu arbeiten. Da
raus entstand 1975 die Wooster Group, benannt nach dem Straffenna
men der Spielstiitte « Performing Garage» in SoHo - die nicht zuletzt durch
Schauspieler:innen wie Willem Dafoe, Frances McDormand oder John
Lurie beriihmt geworden ist

Im Jahr 1988 versammelte der zwei Jahre spiter in Krakau gestorbe
ne Kantor in seiner vorletzten Theaterarbeit «Nigdy tu juz nie powroce
(Niemals werde ich hierhin zuriickkehren )» Wiederginger:innen seiner

«Rilck
, seiner ersten, noch zu Kriegszeiten im Untergrund

eigenen Inszenierungsgeschichte: szenische Fragmente aus der
kehr des Odysseus
und der vielleicht bekanntesten seines Theaters
Die tote Klasse

inszenierten Arbeit

Cricot2 von 1975, ein gespenstisches Puppenspiel
das er seinen ehemaligen Mitschiiler:innen gewidmet hatte, die durch
den Zweiten Weltkrieg und im KZ gettet wurden. - Bereits Kantors per
sonliche Anwesenheit auf der Bilhne beglaubigte seine Prophezeihung,

sein Theater werde nach seinem Tod unauffithrbar sein
Avanigarden ohne Inhalt

Folgerichtig in der Logik einer szenischen Rekonstruktion iibernimmt
nun der Dokumentarfilmer Zbigniew Bzymek Kantors Position auf der
Bilhne, der die Wooster Group bei ihren Recherchen im Vorfeld des 100-
jahrigen Kantor-Jubilaums begleitet hatte. Die Rolle der Dramaturgie
fillt Dorota Krakowska zu, Kantors Tochter, die das Projekt initliert hat



Festivals

Was als sinnfreier Smalltalk

und auf der Suche nach dem «Geist» ihres
Vaters ist - nach einer Form der Wiederbe-
gegnung, wie sie im aufgezeichneten Video-
Gesprich mit der Schauspielerin Kate Valk
zu Beginn von «A PINK CHAIR (In Place of
a Fake Antique)» erklirt. Bereits 2017 in
New York zur Premiere gebracht, stellt der
Abend seine Suchbewegung aus und macht
die ihm vorausgegangene Recherche zum
Gegenstand.

Beim Berliner Gastspiel atmet die Bilh-
ne wie gewohnt Werkstaticharakter. Stithle stehen herum, ein Torso
sorgt filr Atelier-Flair, und neben dem zentralen Screen, auf der histori-
sches Videomaterial im kontrastarmen Schwarz-Weif die Probenarbeit
dokumentiert (und das «Orginal» fiir szenisches Reenactment bietet),
fallen vor allem die gereihten Schulbidnke ins Auge, auf denen die Per-
former:innen der Wooster Group spiter in historischen Kostiimen sitzen,
sprechen und singen werden.

Doch als Zuschauerin bezeugt man vor allem, wie die theatrale Ver-
suchsanordnung - so klug sie durchdacht, so stimmig sie konzipiert ist
- in den Verschrinkungen der technischen Ebenen seltsam leer liuft.
Zwischen physischer Prisenz und Lipsynch, gestreamten und gespielten
Szenen kommt der Inszenierung ihr Inhalt abhanden, die Beziige ver-
unklaren sich. Nur ganz am Ende schwingt sich der Abend mit Odysseus’
Riickkehr kurz zur szenischen Lebendigkeit und technischen Brillanz
der Wooster Group als Medien-Zirkus auf. Aber vielleicht liegt auch ih-
rem Scheitern die wahre Hommage an Tadeusz Kantor zugrunde - und
zeigt, dass er Recht hatte, dass er niemals zuriickkehren wird, weder sein
Geist noch der seines Theaters. Er war so unverwechselbar wie unfass-
bar, seine Wirkung an eine bestimmte Zeit und einen Ort gebunden.

«Man kann Theater mit Medien heute auch als einen Ort des Trai-
nings begreifen, in dem die Individuen iiben, wie sie angesichts ihres
Zusammenwirkens mit und ihrer Abhingigkeit von technologischen
Strukturen eine Sicherheit, persdnliche Resistenz und Selbstbewusstsein
behaupten», schrieb Hans-Thies Lehmann 1999. Und vielleicht ist das
der andere Grund, weshalb die Arbeit der Wooster Group heute so aus
der Zeit gefallen scheint, wenn ihre Mittel selbstbeziiglich wirken. Wir
leben mittlerweile im digitalen Zeitalter. Ihre szenische Rekonstruktion
der «Town Hall Affair» aus dem Jahr 1972, einer 6ffentlichen Diskussion
um feministische Positionen mit Norman Mailer und Germaine Greer,
die 2019 beim FIND zu sehen war, diente dagegen groBartig als Folie,
um den Diskussions-Stand der Gegenwart zu vermessen.

An der Grenze der Lesbarkeit

Auch Tina Satters FIND-Beitrag vom vergangenen Jahr war der Versuch
eines Reenactments. «Is this a Room?» folgte verbatim dem Protokoll
der Verhaftung der 25-jahrigen Whistle-Blowerin Reality Winner durch
das FBI und {iberzeugte mit prizisen Dialogen und minimalistischem
Spiel. In diesem Jahr zeigte die Schaubilhne nun «House of Dance» als
Festivaler6finung, die erste Regiearbeit der US-Amerikanerin mit einem
deutschsprachigen Ensemble.

Ort der Handlung im auch selbst geschriebenen Stiick ist eine der un-
zihligen US-amerikanischen Kleinstiidte, in denen die Lebensqualitit filr
Heranwachsende entscheidend von den lllusionen abhiingt, die sie sich
iber eine erfolgreiche Zukunft machen kénnen (entgegen der Wahr-
scheinlichkeit, dass sich der amerikanische Traum einldst). Teenagerin
Lee hofft definitiv noch auf einen Platz in der «Teen Tap Dance Road
Show», weshalb ihr Tanzlehrer Martle eine Privatstunde im Stepptanz-

zwischen den Geschlechtern
beginnt, eskaliert bald
in eine psychoanalytisch auf-
geladene Gewaltorgie
unter Vampiren
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Studio gibt. Dass Lee tinzerisch allerdings
maximal miRig begabt ist und ihr Traum
entsprechend zum Scheitern verurteilt, ha-
ben nicht nur der Pianist Joel und die frithe-
re Tanzschiilerin Toni auf der Biihne schnell
verstanden, sondern auch das Publikum.
Viel mehr hat der Abend leider nicht zu er-
zihlen - auch nicht iiber seine Figuren, die
immer wieder an der Grenze zur Karikatur
agieren. - In den USA hatte Satters Inszenie-
rung groen Erfolg. Moglicherweise liegt
das an der Musical-versierten Besetzung ebenso wie am Scheitern einer
kulturellen Ubersetzung des US-amerikanischen Narrativs.

Auch die gelebten Erfahrungen der jungen iranischen Regisseurin
und Schauspielerin Parnia Shams lassen sich nicht einfach in einen
deutschen Kontext iibertragen. Gemeinsam mit sechs weiteren Thea-
terabsolventinnen der Sooreh Universitit in Teheran hat sie « .= (IST)»
erarbeitet, das die Methoden der Uberwachung und den sozialen Druck
abbildet, dem bereits junge Menschen im Regime ausgesetzt sind.

Im einsehbaren Bilthnenraum mit Schulbinken stellt eine traditionell
und vorschriftsmifig verschleierte Madchenklasse die kleinen sozialen
Interaktionsmuster und Ausschliisse nach, die eine Midchenfreund-

ganz oben Hyperrealismus in «Foriress of smiles» von Kuré Tanino, Tokio
oben il (Ist)» von der iranischen Aulorin Parnia Shams,
Regie Amir Ebrshimzadeh, Teheran

s
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Die New Yorker Aulorin und Regisseurin Tina Satter inszeniert «House of Dance» an der Schaubilhne — mit GENUIA RYKOVA,
HENRI MAXIMILIAN JAKOBS, HOLGER BULOW und HEVIN TEKIN

schaft sexualisiert, zur gesellschaftlichen Bedrohung stilisiert und zuletzt
stigmatisiert - und von der Schulleitung verfolgt wird. Dass die Auffith
rung in Teheran unter deren Radar erarbeitet und aufgefithrt werden
konnte, ist ohne personliche Ortskenntnis kaum vorstellbar - mit Sicher-
heit ist es aber sehr mutig. Dennoch bewegt sich die szenische Darstel-
lung im hiesigen Theater-Kontext an der Grenze ihrer Lesbarkeit.

Theater der grofyen und kleinen Form

Bis zur Geheimnislosigkeit verstiindlich - wenn auch nicht vbllig frei von
rdumlicher Poesie und atmosphirischen Lichtstimmungen - ist dagegen
FEBRODE (Fortress of Smiles)». Dort fithrt der japanische Regisseur Kuro
Tanino dem Publikum im Setting einer einsehbaren Doppelhaushilfte
zwel sehr unterschiedliche Lebenszusammenhinge in einem japanischen
Kilstenort vor Augen. Auf der linken Bilhnenhiilfte sieht man einer eher
bildungsfernen, latent misogynen minnlichen Bezugsgruppe von Fi-
schem (mit familiiiren Bindungen) beim Witzeerzihlen, Fernsehgucken
und Essen zu, wihrend auf der rechten Bilhnenseite ein sozial besser
gestellter dlterer Mann gegen die Demenz seiner Mutter ankampft. Eine
Aufgabe, die seine gerade erwachsen gewordene Tochter nur ausgespro-
chen widerwillig teilt. Warum man diesen sozialen Versuchsanordnun-
gen allerdings mit zoologischem Blick folgen soll, erschliefit sich auch
nach zwei Stunden Bilthnenrealismus nicht ganz. Eine Interpretation
fihrt hier wahlweise zu naiven oder paternalistischen Perspektiven
Zu mehr Empathie und Freude an den Mitteln des Theaters lidt
zweifellos der andere asiatische Festivalbeitrag ein. « #1828 A % (Dear
Life)}», eine Inszenierung von Wang Chia-ming mit der 1995 gegriinde-
ten Shakespeare’s Wild Sisters Group aus Taipeh, ist - wenn auch recht
lose und vom Lebensalltag in Taipeh liberformt - von den gleichnami-
gen Kurzgeschichten der kanadischen Nobelpreistrigerin Alice Munro
inspiriert. Vier fast iibergangslose, ineinander geblendete Biihnen-Ka
pitel schaffen Raum fiir die Geschichten von vier Frauen an Krisenpunk-
ten in ihrem Leben und den iiberraschenden Wendungen, die diese Ge-
schichten nehmen. Dazu viel Raum fiir Erinnerungen, fiir die Verluste
und Trauer, aber auch fiir die Sehnsucht
Die Bilhne ist ein grofer Gemeinschaftsraum, und wie das Leben in
einer groffen Stadt verdichtet er die unterschiedlichsten Formen, sich
darin einzurichten, mischt Stile und Dekor, vom griinen Plastikstuhl bis
zur gold-rot leuchtenden Sinfte. Bevor der einminiitige Countdown
Liuft und die Auffithrung (offiziell) beginnt, spielt das Ensemble mit den
Bilhnentechniker:innen Badminton. Es ist ein Theater der kleinen Form,
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das in flieBenden Ubergingen und nur durch einen Lichtwechsel Erzih
lungen in Figurentheater in Popsongs iiberblenden kann. Das Leben ist
immer fiir eine Uberraschung gut, erzihlt dieser Abend, wenn man nur
genau hinschaut und ihm zuhért

Susie Wangs ausbuchstabierie Gewaltorgie

Die eigentliche Entdeckung des Festivals kommt aber aus Norwegen
und bedient ein bislang randstindiges Genre in der deutschen Theater-
landschaft, das hierzulande nur durch Vegard Vinges und Ida Milillers
Bilhnenexzesse bekannt und beriichtigt wurde: der norwegische Bilh-
nensplatter. Interessanterweise war Trine Falch, Autorin und Regisseurin
des in Oslo ansiissigen Kollektivs Susie Wang, bis 2011 Mitglied des le
gendiren postdramatischen Live-Art-Kollektivs Baktruppen, deren Arbeit
auch auf die deutsche Szene einen groffen Impact hatte.

Susie Wang liisst sein groteskes Siidstaaten-Drama «Burnt Toast»
minimalistisch in einer kargen Hotel-Lobby beginnen, in der eine leicht
psychedelische, David-Lynch-rote Tapete nur Raum fiir zwel unzuver
ldssige Fahrstiihle, eine traurige Rezeption und zwei rosa Sitzsicke lasst.
Aufler dem Klackern, das die langen Fingerniigel der tief dekolletierten
Rezeptionistin Betty auf der Tastatur hinterlassen, ist lange Zeit wenig
zu hdren. Gast Violet hat sich auf einem Sitzsack eingerichtet und nippt
an ihrem alkoholischen BegriiBungscocktail, withrend sie ihr Neugebo-
renes stillt

Mit Danny Iwas und seiner silbernen Aktentasche, die er ans Hand
gelenk gekettet tragt, tritt der Game Changer in den vor Trigheit satten
Raum, der das weibliche Personal aufmischt. Was als bemerkenswert
sinnfreier Smalltalk zwischen den Geschlechtern beginnt, eskaliert bald
in eine psychoanalytisch aufgeladene Gewaltorgie unter Vampiren, die
in schonster B-Movie-Manier bithnentechnisch ausbuchstabiert wird
mit aufgeschlitzten Biuchen, abgetrennten Hinden und Blutgetrinken
aus dem Plastikschlauch.

Schuld sind natiirlich letztlich die Miitter - wie man bereits seit «Psy-
cho» weif§ -, respektive die fehlende Abnabelung ihrer in Narzissmus
vereinsamten Sohne. Trotzdem erwischt einen die etwas angestaubte
Diagnose hier ziemlich iiberraschend und iiberraschend boshaft. Er
staunlich auch, welche Rolle der richtige Sound bei der Illusionserzeu
gung im Theater spielen kann - man hatte es fast vergessen. Spannend
ist Dekonstruktion ja vor allem dann, wenn vorher etwas konstruiert
wurde. Und vielleicht braucht das Postdramatische gerade etwas mehr

Dramatik. Voriibergehend



