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Ulrike Becker, Bettina Masuch und André Thériault im Gespräch 

mit Susanne Foellmer

Beim Blick über das diesjährige Festival- und Workshop-Programm fällt ein Aspekt gleich ins Auge: Die Beschäftigung von zeitgenössischem Tanz mit seinen historischen Wurzeln ebenso wie die Auseinandersetzung mit der klassischen Balletttradition. Wie kam es zu einem solchen Fokus?

Ulrike Becker: Ja, wir haben tatsächlich etliche Künstlerinnen und Künstler versammelt, die sich in ihren aktuellen Arbeiten mit Tanzgeschichte und verschiedenen Traditionen beschäftigen, Julia Cima zum Beispiel und Olga de Soto, Eszter Salamon und Xavier Le Roy, aber auch Germaine Acogny und natürlich Jérôme Bel. Dieser Trend liegt zum einen sicher in der zunehmenden Emanzipation des zeitgenössischen Tanzes begründet. Bis vor kurzem herrschte immer noch eine gewisse Geschichtslosigkeit vor, in Deutschland vielleicht auch ein gestörtes oder doch kompliziertes Verhältnis zu Körperlichkeit und Tanz nach 1945. Nun erleben wir ein steigendes Selbstbewusstsein in der zeitgenössischen Tanzszene und ein Bedürfnis, Geschichte sichtbar zu machen. Zum anderen markiert die Gründung des Staatsballett Berlin ein verstärktes Bemühen um Zeitgenossenschaft, was sich auch am Repertoire ablesen lässt.

Bettina Masuch: Man kann sagen, dass sich zeitgenössischer Tanz und Ballett mittlerweile "auf Augenhöhe" begegnen, es geht also nicht mehr um: "Königsdisziplin Ballett" versus choreografisches Experiment. Diese neue Qualität der Begegnung konzentriert sich in dem Programm 4D, das wir gemeinsam mit dem Staatsballett in der Staatsoper Unter den Linden veranstalten. 

André Thériault: Hier werden wir Stücke zeigen, die ihr Forum bislang auf zeitgenössischen Bühnen hatten. Über das Bindeglied Ballett suchen sie eine radikale Auseinandersetzung mit der tänzerischen Tradition.

B. M.: Xavier Le Roys GISZELLE und Jérôme Bels VÉRONIQUE DOISNEAU setzen sich besonders mit dem Ballett als Metapher auseinander. Dafür steht unter anderem das Opernhaus, es ist das Gefäß für diesen Bedeutungszusammenhang.

U. B.: Status und Geschichte der Opernbühne werden hier verhandelt. Bei William Forsythe wundert man sich nicht, ihn auf der Opernbühne zu erleben. Er ist vielmehr ein Grenzgänger, in beiden Bühnenwelten, in der klassischen und der zeitgenössischen zu Hause. In GISZELLE wiederum wird typisches Repertoire aus dem Tanz wie eben dem Ballett, aber auch dem populären Tanz, zitiert. Es sind Bewegungen, die dem heutigen Körper eingeschrieben sind und die damit auch zu einem Teil von Popkultur werden.

B. M.: Es ist ja nicht neu, dass zeitgenössische Choreografen Stücke in Opernhäusern zeigen, man denke etwa an Anne Teresa De Keersmaeker oder Saburo Teshigawara. Das dehnt sich nun aber auf die jüngere Generation und besonders auf Berlin aus - bis dato war es hier ja eher unüblich, Experimente aus der zeitgenössischen Szene auf die große Opernbühne zu bringen.

A. T.: Wir erlebten eine hohe Dialogbereitschaft von Seiten des Staatsballetts, es gab keinerlei Einschränkungen von Vladimir Malakhov, was die Programmierung betraf, vielmehr eine große Neugier darauf, was passiert, wenn man sich Bühne und Publikum teilt. Sowohl für das Staatsballett als auch für den zeitgenössischen Tanz bedeutet das immerhin auch, neue Adressaten für die jeweilige Kunstform zu gewinnen. Und schließlich: Xavier Le Roy oder Jérôme Bel auf dieser Bühne zu zeigen, hat für uns nichts mit Provokation zu tun, es geht vielmehr um eine inhaltliche Auseinandersetzung.

Wenn wir an dieser Stelle noch einmal kurz zurückgehen zum Thema zeitgenössischer Tanz und seine historischen Befindlichkeiten, so scheint das Thema Erinnerung und Zeitzeugenschaft eine wichtige Rolle in einigen der Stücke zu spielen, die Ihr präsentiert.

A. T.: Ja, besonders natürlich in VISITATIONS von Julia Cima und in Olga de Sotos HISTOIRE(S). In HISTOIRE(S) geht es um die Frage der Rekonstruktion und des Flüchtigen: Was kann man nach so langer Zeit von Cocteaus Premiere LE JEUNE HOMME ET LA MORT in der Choreografie Roland Petits noch erinnern? Wie der Titel bereits andeutet, fällt hier Geschichte und Geschichten erzählen zusammen. Der Ausgangspunkt ist ein Werk der klassischen Moderne, Olga de Soto setzt es nun mit zeitgenössischen Themen in Beziehung.

B. M.: Im zeitgenössischen Tanz wird der Aspekt des Flüchtigen, des Augenblicks häufiger fokussiert, nicht als Mangel, sondern eher als Stärke dieser Kunstform. Gleichwohl kann man nun offenbar wieder auf die Tradition Bezug nehmen, Kontinuitäten aufzeigen und sich nicht mehr so vehement davon abgrenzen. Erinnern und rekonstruieren findet in den Stücken, die wir präsentieren, außerdem auch den Anschluss an Mittel aus der Bildenden Kunst. Das Material besteht über die aktuelle Aufführung hinaus weiter, in den filmischen Dokumenten zum Beispiel. 

U. B.: Das ist eine Kontinuität, die auch das Festival durchzieht und sich etwa im diesjährigen Filmprogramm ausdrückt. Pierre Coulibeuf hat für seinen Film SOMEWHERE IN BETWEEN Szenen aus Meg Stuarts ALIBI verwendet, das 2002 bei TANZ IM AUGUST zu sehen war und in Édouard Locks AMELIA begegnen wir der gleichnamigen Produktion wieder, die wir 2003 im Haus der Berliner Festspiele präsentiert haben. Wenn man so will, geht es also auch im Verlaufe des Festivals um eine Art, Geschichte zu schreiben.

B. M.: Und die Filme als Dokumente verschaffen den vergangenen Aufführungen wiederum eine andere Form der Anwesenheit.

In diesem Medienwechsel klingt ein weiterer Aspekt an, der dieses Jahr offenbar prominent ist und sich in Grenzüberschreitungen von Genres wie Tanz, Film und Bildender Kunst zeigt, aber auch in der Öffnung hin zum öffentlichen Raum.

U. B.: Olga de Sotos Projekt ist ja eine Installation zum Thema Erinnerung. Man kann sogar sagen, dass sich in ihr die thematischen Linien des diesjährigen Festivals bündeln. Wir finden hier die Schnittstelle zwischen Ballett, Filmdokumenten und einer installativen Anordnung im Raum. 

B. M.: Diese Überschreitungen sind aber vielmehr Reaktionen auf die künstlerischen Entwicklungen in der Szene, so etwa Forsythes YOU MADE ME A MONSTER eine Arbeit, die gleichermaßen Installation, Performance und Klangraum ist – so wie übrigens auch Maguy Marins Inszenierung UMWELT auch wenn dort die traditionelle Aufteilung zwischen Bühne und Zuschauerraum beibehalten wird.

A. T.: Katarzyna Kozyra wiederum hat sich dem Thema Tänzerpersönlichkeiten gewidmet: In ihrer Installation werden lediglich die Gesichter von Tänzern wie Marie-Claude Pietragalla und dem HipHopper Storm zu sehen sein.

U. B.: Die Grenzüberschreitungen finden darüber hinaus zwischen Tanz und Öffentlichkeit statt. Bezüge zum öffentlichen Raum stellt Paul Gazzola her, der sich mit dem Wiener Architekten Christian Teckert in einem Rundgang an verschiedene Orte in Berlin zur Frage der Beziehung von Körper und inszenierten, strukturierten Räumen verhält.

Es geht also auch in diesem Jahr um das Auffinden neuer Mittel und Möglichkeiten der Verortung von Tanz in einem zeitgenössischen künstlerischen und gesellschaftlichen Kontext. Ein Projekt fällt dabei besonders ins Auge oder vielmehr fragt man sich, ob es sich hier überhaupt um eine Aufführung handelt. Ich spreche von OHNE TITEL Worum geht es hier? 

B. M.: Dazu muss man zunächst kurz etwas zum Gesamtkontext des Festivals sagen. Wir werden in diesem Jahr wieder einige größere Produktionen von renommierteren Compagnien zeigen, etwa Batsheva mit MAMOOTOT, UMWELT von Maguy Marin oder DESH von ROSAS. Wie es schon "Tradition" bei TANZ IM AUGUST ist, werden wir aber auch in Berlin unbekannte Künstler vorstellen, Risiken eingehen, die vom Publikum verlangen, sich auf Ungewisses einzulassen, ästhetische und inhaltliche Herausforderungen anzunehmen. Dazu gehört OHNE TITEL, ein Projekt, das bei uns seine Uraufführung erleben wird. Es ist ein Experiment, ein Wagnis, das aber neben den anderen Aufführungen gleichberechtigt steht. Die einzige Information, die wir geben können, ist, dass es sich um fünf Performer handelt und von fünf Partnern koproduziert wird.

U. B.: Die Frage ist, was passiert, wenn möglichst wenige Erwartungen im Vorfeld geweckt werden, mangels eines Namens, Titels, Abbildungen oder beschreibender Texte. Die Strategie ist, nichts preiszugeben und nichts zu bestätigen. Das ist im Übrigen auch vertraglich festgelegt und stellt somit auch für uns als Veranstalter eine ziemliche Herausforderung dar.

A. T.: Ein Name ist ja immer schon ein Label, das zu bestimmten Erwartungshaltungen führt. Wir bauen mit OHNE TITEL auf die Neugier des Publikums ebenso wie auf das Vertrauen, sich auf ein Stück mit so vielen unbekannten Variablen einzulassen.

B. M.: Eine solche Form sperrt sich natürlich gegen den üblichen Kontext Theater, in dem Autor und Titel immer in einer bestimmten Weise eine Perspektive auf das geplante Stück herstellen. Solche Strategien der Verweigerung sind dagegen in der Bildenden Kunst längst üblich und auch akzeptiert. Nun ist es spannend, mit solchen Verfahren auch in der Darstellenden Kunst neue Möglichkeiten der Wahrnehmung zu eröffnen.

TANZ IM AUGUST ist ein Festival, das ohne die vielfältigen Kontexte und Bezüge, die Ihr immer wieder aufmacht, nicht zu denken ist. Das betrifft offenbar in zunehmenden Maß auch die Kooperationen mit Veranstaltern und Orten international und in Berlin.

B. M.: Wichtig für uns ist, dass das Festival nicht nur eine Plattform für Gastspiele ist, sondern Kooperationen auf inhaltlicher Basis stattfinden. So ist Joachim Gerstmeier vom Siemens Arts Program, der das Projekt KEIN VORHANG – KEIN APPLAUS initiiert hat, auf uns zugekommen, und wir haben gemeinsam überlegt, welche künstlerischen Positionen für das Festival Sinn machen. Das ist eine qualitative Form der Zusammenarbeit, und so werden wir in diesem Rahmen Forsythes YOU MADE ME A MONSTER und Jeppe Heins Installation APPEARING ROOMS zeigen können.

A. T.: Unsere Rolle hat sich hier produktiv verändert, TANZ IM AUGUST wird immer mehr als potentieller Partner wahrgenommen und in Fragen von künstlerischen Inhalten, Orten und Finanzierung um Stellungnahme gebeten. Das zeigen unter anderem Anfragen des Sony Centers, das an gemeinsamen Projekten interessiert ist, oder die wachsende Zusammenarbeit mit dem Kino Arsenal. 

Und wir möchten neben dem künstlerischen Forum der Workshops und Coachings auch andere Initiativen für Tanz in Berlin sichtbar machen, mit denen wir kooperieren – so zum Beispiel mit dem Ausbildungsschwerpunkt in unserem diesjährigen Fortbildungsprogramm und dem langen öffentlichen Nachmittag zu diesem Thema am 21. August in der Tanzfabrik.

B. M.: TANZ IM AUGUST ist mittlerweile fest in Berlin verankert, seine Notwendigkeit wird nicht mehr in Frage gestellt. Und wir bauen das Netzwerk, in das die Stadt Berlin eingeflochten ist, kontinuierlich weiter aus. Interessant ist, dass wir in diesem Jahr mit Meg Stuart, Gaëtan Bulourde, Constanza Macras oder Juan Domínguez, um nur einige zu nennen, wieder Berliner Künstler zu Gast haben, ohne dass dies besonders auffallen würde, was einmal mehr für die starke internationale Vernetzung der Berliner Tanzszene spricht.

A. T.: Tanz beansprucht mehr Raum in dieser Stadt - und nimmt sich diesen Raum, der nötig ist, um zu produzieren und Vernetzungen zu Information, Dokumentation, Ausbildung und Forschung herzustellen. In den Köpfen gibt es zur Zeit in Berlin keine Grenzen des Denkbaren mehr. Dafür spricht der TanzRaumBerlin, ein gemeinsames Projekt von Berliner Partnern aus Tanzproduktion und –präsentation, sowie die Tatsache, dass wir bei Anfragen des Festivals in letzter Zeit buchstäblich offene Türen einrennen, etwa beim Kulturkaufhaus Dussmann, das sich nun längerfristig für TANZ IM AUGUST engagieren wird.

U. B.: Diese höhere Bereitschaft, den Tanz zu unterstützen, und das obwohl die Zeiten härter werden, ist nicht zuletzt den positiven Signalen der Berliner Kulturpolitik zu verdanken, die schließlich den Wert des Tanzes und sein Innovationspotential erkannt hat – welches wir mit unserem Festival exemplarisch sichtbar machen wollen. 

Berlin, im Juni 2005
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