
16

Künstler*in

19

Robyn Orlin

Ein schmaler 
Grat

Die Choreografin Robyn Orlin über Theater 
als Frage der Humanität

Text: Esther Boldt 

Schon vor zwei Jahren sollte ihr Stück “We 
wear our wheels with pride and slap your 
streets with color ... we said ‘bonjour’ to satan 
in 1820 ...” bei Tanz im August gezeigt werden. 
Nun kann es endlich nach Berlin kommen. In 
diesem Porträt aus dem Jahr 2020 spricht 
Robyn Orlin über ihre kritische Arbeit und über 
Theater als Frage der Humanität. 

Ihre Arbeiten sind bildstark und doch schlicht, sie sind verspielt 
und kritisch und stets mit einer Prise Ironie ausgestattet. Äs-
thetisch schlendert Robyn Orlins künstlerisches Schaffen zwi-
schen Film und Tanz, bildender Kunst und Musik. Dabei treiben 
sie Fragen der Machtverhältnisse um, das Primat des Westens, 
der Postkolonialismus. 

Seit über zwanzig Jahren lebt Robyn Orlin in Berlin. Eines ihrer 
neuesten Stücke trägt einen für die Choreografin typischen lan-
gen Titel: “We wear our wheels with pride and slap your streets 
with color ... we said ‘bonjour’ to satan in 1820 ...”. Wie bei vie-
len ihrer vorangegangenen Arbeiten ist auch der Ausgangspunkt 
von “We wear our wheels with pride ...” eine persönliche Erinne-
rung der Choreografin.

“Im Moment kehre ich häufig zu Erinnerungen zurück daran, 
woher ich komme, und wie es mein Bewusstsein geformt oder 
nicht geformt hat”, erzählt Robyn Orlin. In “We wear our wheels 
with pride ...” beschäftigt sie sich mit den Rikscha-Fahrern ihrer 
Kindheit: Die Choreografin wuchs in Johannesburg auf, als Kind 
jüdischer Emigrant:innen, die zwischen den beiden Weltkriegen 
aus Europa nach Südafrika geflohen waren. “Wir wurden dort 
nie akzeptiert, weil wir Juden waren”, sagt Orlin. Die Frage der 
Zugehörigkeit ist eine, die sie bis heute beschäftigt, und die im 
Gespräch immer wieder aufscheint. “Ich habe nie einen Ort für 
mich gefunden”, sagt sie einmal schlicht. Südafrika verließ sie, 
als sie dort keine künstlerische Zukunft mehr für sich sah. Über 
Umwege kam sie nach Berlin. Doch dass sie in Deutschland oder 
anderswo in Europa einst ihren Lebensabend verbringt, kann 
sich die 1955 Geborene nicht vorstellen.

Im Moment kehre ich häufig zu Erinnerungen 
zurück daran, woher ich komme, und wie 
es mein Bewusstsein geformt oder nicht 

geformt hat.

Mit der Apartheid konnte sich Orlin schon als Kind nicht anfreun-
den: “Ich fand es schwierig. Ich habe die Trennung nie verstan-
den”, erzählt sie. “Glücklicherweise hat meine Mutter mir viel 
erklärt, als ich noch sehr jung war.” In ihrer Kindheit prägten 
Rikschas das Stadtbild, von Schwarzen gezogene Gefährte, mit 
denen sowohl Güter als auch – in der Regel weiße – Menschen 

transportiert wurden. “Es war ein Transportsystem, das dem 
kolonialen System entsprang, aber zu einer wichtigen Struktur 
wurde, weil es eine Verdienstmöglichkeit für viele arbeitslose 
Menschen schuf”, so Orlin. Die Zulu-Fahrer putzten ihre Rik-
schas individuell heraus, trugen prächtige Kleidung und einen 
üppigen Kopfschmuck aus Federn, Perlen und Samenkörnern, 
gekrönt von zwei, vier oder sogar sechs Kuhhörnern. Dabei wur-
den die Hörner als Zeichen der Würde und Kraft jener interpre-
tiert, die sie tragen. Dennoch verweisen sie auch auf den Status 
der Rikscha-Fahrer als menschliche Lastentiere, wie Orlin fin-
det. Heute, nach der Motorisierung Südafrikas, dienen die bun-
ten Rikschas vor allem als touristische Attraktionen.

Sie erinnere sich so lebhaft an die Rikscha-Fahrer, weil es zwei 
Formen traditioneller afrikanischer Tänze sind, die sie ins-
pirierten, sagt Robyn Orlin: “die der Minentänzer und die der 
Rikscha-Fahrer. Es hat mich in Ehrfurcht versetzt, diese Tänze 
zu sehen, ihre Schönheit und ihre Kraft.” Ihre Mutter, ebenfalls 
Choreografin von Beruf, nahm sie sonntags mit zu den Tänzen 
der Minenarbeiter. Diese wurden als Wettbewerbe veranstaltet 
und sollten verhindern, dass die Arbeiter sich an ihrem freien Tag 
betranken und prügelten. Die Besuche bei diesen Tänzen hätten 
sie, so Orlin, bereits in sehr jungen Jahren politisch beeinflusst. 
Nun möchte sie ein Monument schaffen für diese unbekannten 
Helden – ohne allerdings die Kolonialzeit zu verherrlichen: “Ich 
muss vorsichtig sein, ich möchte die Kolonialisierung nicht glo-
rifizieren, das könnte eine Falle sein”, meint Orlin. “Es ist ein 
sehr schmaler Grat.”

Es ist eine Frage der Humanität, zu 
ermöglichen, dass die Zuschauer:innen 

freier partizipieren können im Stück.

Robyn Orlin gehört heute zu den wichtigsten zeitgenössischen 
Choreograf:innen Afrikas. Sie studierte Tanz an der Contempo-
rary Dance School in London und Bildende Künste in Chicago. 
Bekannt wurde sie für ein politisch engagiertes, transdiszipli-
näres Werk, das sich häufig mit gesellschaftlichen Themen wie 
Apartheit und Postkolonialismus auseinandersetzt. Bereits 2018 
zeigte sie bei Tanz im August “Oh Louis ... We move from the ball-
room to hell while we have to tell ourselves stories at night so 
that we can sleep ...”, das sich mit dem Sonnenkönig Louis XIV. 
auseinandersetzt, Freund der Künste und Erfinder des Klassi-
schen Balletts. Doch Louis XIV. hat auch, und daran erinnert die 
Choreografin in ihrem Stück, 1685 den ‘Code Noir’ verabschie-
det, ein Dekret zur Regelung des Umgangs mit Sklav:innen. Im 
Stück bedeckt ein Meer aus sacht knisternder Goldfolie den 
Bühnenboden, ein Bild, mit dem sie spielerisch-bildstark den 
Zeitsprung aus dem 17. Jahrhundert in die Gegenwart schafft, 
erinnert die Folie doch an jene Rettungsdecken, die unter ande-
rem Geflüchtete vor Unterkühlung schützen sollen. Am Anfang 
des Abends begrüßt der fabelhafte Benjamin Pech, Danseur 
Étoile des Pariser Opernballetts, in den ersten Publikumsrei-
hen minutenlang eintreffende Zuschauer:innen, plänkelt und ©
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scherzt mit ihnen, kommentiert ihre Kleidung, involviert sie un-
mittelbar in sein Spiel.

Häufig beginnen ihre Stücke im Publikum, denn Orlin strebt da-
nach, Hierarchien außer Kraft zu setzen – oder sie zumindest 
infrage zu stellen. “Ich versuche, die Grenze zwischen Bühne 
und Publikum niederzureißen”, sagt sie. “Es ist eine Frage der 
Humanität, zu ermöglichen, dass die Zuschauer:innen freier 
partizipieren können im Stück.” Weder sollen ihre Zuschauer:in-
nen eine passive Konsument:innenhaltung einnehmen, noch die 
Performer:innen zu reinen Objekten der Betrachtung werden. 
Dies kann bis zur Auflösung der Zuschauer:innen in einer tan-
zenden Menge führen – wie in “although I live inside … my hair 
will always reach towards the sun …” (2004), einer Freiluft-Per-
formance, in der die charismatische Tänzerin Sophiatou Kos-
soko das Publikum schließlich dazu verführt, sich die Schuhe 
auszuziehen, in einem Fluss aus Planschbecken die Füße zu 
waschen und zu tanzen.

Auch der Prozess der Entstehung wird häufig in ihren künstle-
rischen Arbeiten selbst thematisiert – etwa, indem die Perfor-
mer:innen die Wünsche und Vorstellungen von Robyn Orlin auf 
der Bühne thematisieren oder gar Witze auf ihre Kosten ma-
chen. “Mit diesem Mittel arbeite ich schon sehr lang”, berichtet 
Orlin. “Es geht darum, sichtbar zu machen, wer die Macht hat, 
wer die Entscheidungen trifft, warum Entscheidungen wichtig 
sind – diese Dinge. Es ist mir wichtig, dass das Publikum ver-
steht, wie wir das Stück gemacht haben.” Damit einher gehen oft 

eine rohe Qualität der Abende, improvisierte Momente, eine ge-
wisse Vorläufigkeit. Sie verweigern sich, abgeschlossene Werke 
zu sein, und insistieren auf eine prinzipielle Offenheit. Dennoch 
sind sie stets auch unterhaltsam, voller Witz und Ironie, und von 
einer Leichtigkeit, wie sie selten ist im zeitgenössischen Tanz. 
“Ich glaube daran, dass es wichtig ist, mit dem Publikum zu-
sammen zu sein, mit ihm zu lachen, es zu unterhalten“, findet 
Orlin. “Ich habe eine altmodische, nahezu kitschige Vorstellung 
von Unterhaltung. Mich zieht diese Art der Arbeit an, weil sie 
Humanität und Lebendigkeit hat.” 

Vielleicht gehört dieser lebendige Witz auch zu dem Anspruch, 
den Orlin an ihre künstlerische Arbeit hat. Denn neben der Fra-
ge nach Zugehörigkeit und Nicht-Zugehörigkeit durchzieht ein 
weiteres Leitmotiv unser Gespräch: das der Humanität. Für die 
Choreografin ist sie das wichtigste Moment von Tanz und Thea-
ter im Allgemeinen: “Ich denke, es gibt ein Thema, an dem wir 
festhalten müssen, und das ist Humanität.” Eine Humanität, die 
das Verhältnis von Choreografin und Performer:innen prägt, das 
Verhältnis von Performer:innen und Publikum, von Stück und 
Welt. T

Robyn Orlin / City Theater & Dance Group
We wear our wheels with pride … 

17.+18.8., 19:00 | Volksbühne am Rosa-Luxemburg-Platz
Deutschlandpremiere

Where are you now?

I am at home in my office in Berlin, Kreuzberg.

Where do you feel you belong?

And where do you feel the most inspired?

It can be anywhere. I feel most inspired in moments when I achieve full presence. 

If your career were a story, how would the narrative go?

Three things you cannot live without?

How did you choose the books for the Bibliothek im August?

What is your favourite quotation from the book you’ve chosen to recommend?

Oh, so many! For example, the choreographer Liz Aggiss says:  
“Choreography is the right person, doing the right material, in the right context.”

ON THE GO WITH 

TATJANA MAHLKE  (URBAN FEMINISM)

I feel very rooted in Berlin, the place where I was born and grew up.

Go for what truly interests you and success / acknowledgment of your work will follow.

My piano, my favorite sneakers and my bike (it got stolen last week.  
Lucky me, I have a second one...)

I chose “A Choreographers Handbook”, by Jonathan Burrows. This book has accompanied 
my artistic journey since the beginning of my career. I never finished it, but I always give 

it a read when I feel lost and it usually helps. 
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