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Einflihrung

Dagmar Domros

Liebe Leser:innen,

nach jedem FRATZ Festival und Symposium nehmen wir uns Zeit,
die Kunst, die wir erlebt, und die Auseinandersetzungen, die wir
geflhrt haben, zu dokumentieren und zu reflektieren. Neue Per-
spektiven und Erkenntnisse wollen wir auf diese Weise festhalten,
auch um unsere zukUnftige Arbeit damit zu bereichern. Interes-
sierte und Kolleg:innen, die nicht an FRATZ International teilneh-
men konnten, kdnnen nachtraglich in das Festival mit seinen
Schwerpunktthemen eintauchen. Dies ist die vierte Ausgabe der
FRATZ Reflexionen, sie bezieht sich auf FRATZ International 2020.1

Zeitgendssischer Tanz fiir Babys und Kinder

Das Festival verfolgte 2020 den Schwerpunkt zeitgenéssischer
Tanz: Die meisten der eingeladenen Inszenierungen waren Tanz-
performances und viele der beteiligten Kiinstler:innen waren
Tanzer:innen und Choreograf:innen, die sich teilweise zum ersten
Mal der Publikumsgruppe der Allerjiingsten zuwandten. Mit
Isabelle Schad, Malgwen Gerbes, Jasmin ihrac, Milla Koistinen und
Florian Bilbao unterhielten wir uns liber die Herausforderungen
und Unterschiede der Arbeit fiir ein sehr junges Publikum im
Vergleich zu ihrer bisherigen Arbeit fiir Erwachsene. Wie gelingt
es, den Zuschauer:innen gerecht zu werden, ohne die eigenen
kiinstlerischen Grundsatze und Arbeitsweisen aufzugeben??

Die eingeladenen Tanzstiicke 2020 waren: »BOKS« ab 1,5 Jahren
von Theater De Spiegel (Belgien); »DER BAU — Gruppe/Kids« ab
3 Jahren von Isabelle Schad (Deutschland); »DO-RE-MI-KA-DO« ab
2 Jahren von de Stilte (Niederlande); »fragil« ab 3 Jahren von Clébio
Oliveira und Theater 0.N. (Deutschland); »Les Sols« ab 6 Monaten
von shifts —art in movement (Frankreich/Deutschland); »Vom
Tropfen zum Ozean« ab 3 Jahren von Hisa otrok in umetnosti (Slo-
wenien). Nicht alle der eingeladenen Gastspiele konnten aufgrund
der Pandemie tatsachlich stattfinden.?

Race - Class — Gender. Intersektionale Perspektiven in Tanz und
Theater fiir die Jiingsten*

Mit dem Symposium, das 2020 erstmals in Kooperation mit der
Offensive Tanz fiir junges Publikum stattfand®, setzten wir die
Auseinandersetzung mit Themen fort, die uns seit langerem,

insbesondere aber seit FRATZ 2019 beschaftigen. Damals suchten
wir unter dem Titel »Eine andere Welt« nach alternativen Entwiir-
fen des Zusammenlebens und -arbeitens, sowohl in Bezug auf
unsere Beziehung zur Natur und zur Umwelt als auch vor dem
Hintergrund postkolonialer Machtstrukturen. Es entspann sich ein
Gesprach mit den afrikanischen Kiinstlern Freddy Tsimba (Kinsha-
sa), Joshua Alabi (Lagos) und Lwanda Sindaphi (Kapstadt), mit der
in Berlin lebenden Kuratorin und Filmemacherin Karina Griffith
und europaischen Theatermacher:innen. Es ging um Klasse und
Privilegien, um weifSe und Schwarze Kérper, um die Abwesenheit
einer universellen Kindheitserfahrung und die Verzerrungen, die
sich daraus im Dialog um asthetische und politische Fragen rund
um das Theater fir Kinder ergeben.® Hieran wollten wir anknip-
fen, als wir Kiinstler:innen in Berlin, Lagos und Kapstadt einluden,
im Rahmen der Forschungslabore 2020 zu einer selbstgewahlten
Frage im thematischen Umfeld von race, class, gender und Inter-
sektionalitat zu arbeiten.’

Lokal global: die Labore

Es war das erste Mal, dass die Labore nicht nur in Berlin stattfan-
den. Die besondere Form des internationalen Austauschs, die
dadurch méglich wurde, beschrieben alle Beteiligten als sehr be-
reichernd.

Die Labore beschaftigten sich mit der Frage, wie wir in Tanz
und Theater fur kleine Kinder Lebensrealitaten wie Rassismus,
Kolorismus oder Genderdiskriminierung thematisieren und vor
allem kiinstlerisch Uibersetzen konnen. Sie erprobten die Arbeit im
Kollektiv und suchten nach Wegen, wie klassisch westliche und
traditionelle klinstlerische Ansatze hierarchiefrei zusammen neue
Formen schaffen konnen. Der erste Beitrag im Heft gibt einen
Einblick in ihre Arbeit und ihre Fragestellungen.

Schnittstellen

In den FRATZ Reflexionen 2020 kommen Kiinstler:innen zu Wort,
die das Symposium mit ihren sehr eigenen kiinstlerischen und
kulturpolitischen Ansatzen und personlichen Perspektiven auf
die Themen race, class und gender gestaltet haben: Nora Amins
Keynote-Speech »Playing with Authority« ist in voller Lange hier
abgedruckt. Der Vortrag stellt die Zusammenhange von Autoritat



und den darstellenden Kiinsten dar und ruft dazu auf, mittels
einer kritischen Padagogik bestehende Hierarchien und Ungleich-
heiten in Frage zu stellen.

Die:der an den diesjahrigen Forschungslaboren beteiligte
Autor:in und Peformancekiinstler:in lury Salustiano Trojaborg teilt
in einem Interview mit der Dramaturgin und Autorin Marie Yan
ihre:seine Gedanken zu den Begriffen »Queerness« und »Klasse«.®

Die interdisziplinare Kunstlerin Shelley Etkin, die im Rahmen
von FRATZ 2020 zu »Landing Sessions« einlud, bei denen sie je-
weils exklusiv eine:n Teilnehmer:in auf eine imaginative Reise mit-
nimmt, gibt Einblicke in ihre kiinstlerische Praxis des »Landing«
und erlautert, warum Intersektionalitat nicht nur die Beziehungen
zwischen Menschen, sondern auch zwischen Menschen und dem
Land, das sie bewohnen und benutzen, beschreibt.

In Fortfiihrung der Symposiumsveranstaltung »Die Utopie be-
rihren« denkt die Tanzerin und Choreografin Nasheeka Nedsreal
uber das Theater als Ort der Dekolonisierung nach, in dem unbe-
queme Realitaten zur Sprache gebracht und die Grenzen des Denk-
baren verschoben werden kénnen.

Doreen Markert und Canan Erek eroffnen das FRATZ Festival und
Symposium in der Tanzhalle Wiesenburg

Die Regisseurin und Theaterpadagogin Cindy Ehrlichmann reflek-
tiert den ersten Versuch im Rahmen des FRATZ Symposiums,
auch Kinder aktiv in den Austausch einzubinden und intergene-
rationell und digital in einem Workshop tiber das Thema
»Un:gleichheit« nachzudenken.

Verbindungslinien

Daruber hinaus haben wir zwei Autorinnen eingeladen, an Ver-
anstaltungen des Festivals und Symposiums teilzunehmen, ihren
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Dagmar Domros und Vera Strobel begriRen die digital
zugeschalteten Gaste

ganz personlichen Pfad durch die Angebote zu suchen und mit
einem Aufenblick darlber zu schreiben.

Christine Matschke beleuchtet anhand der Adaption von
»DER BAU - Gruppe/Kids« der Choreografin Isabelle Schad, des
Forschungslabors »TAHDAM!« sowie des intergenerationellen
Workshops »Anarchie # Chaos — Un:gleichheit« unterschiedliche
Versuche der Theaterleute, mit ihrem Publikum in Kontakt zu
kommen, ganz unmittelbar wahrend einer Auffiihrung und unter
erschwerten Bedingungen wahrend der Pandemie.

Inky Lee verbindet in ihrem Beitrag »Auf der Suche nach Rock-
star« eine poetische innere Reise entlang der von ihr besuchten
Veranstaltungen —einer »Landing Session« mit Shelley Etkin, dem
Vortrag und Workshop »Playing with Authority« mit Nora Amin

Vorstellung von Kiinstler:innen des Festivals. Leinwand: Marie Yan,
Nicola Elliot, Joshua Alabi; im Raum: lury S. Trojaborg, D. Domros



und den Prasentationen der Forschungslabore »Die bislang nicht
gefeierten Krafte der Superheld:innen« und »SKIN TONE« — mit
einer kritischen Reflexion darliber, wie wir als Kiinstler:innen-
gemeinschaft konkret aus der Sphare der Utopie auf eine Ebene
der Realitat kommen kénnen.

Die Beitrage dieser Broschiire versuchen alle Facetten der Diskur-
se, die wir in unserem FRATZ Symposium gefiihrt haben und die

den Kulturbetrieb allgemein derzeit bestimmen, widerzuspiegeln.

Da ist der durch bestehende Machtstrukturen und Normen ver-
ursachte Schmerz, der in den Kérpern gespeichert ist. Da sind die
kolonialen Wunden. Da ist der Wille zum Widerstand, zur Aktion
und zum Kampf. Da ist immer wieder die Erkenntnis, dass der
Weg zu Veranderung schwierig, fordernd und schmerzhaft ist. Er
wird Mut erfordern und die Bereitschaft, gewohnte und gelernte
Strukturen aufzubrechen. Die einen mussen zu Wort kommen,
ihre Stimmen erheben, und die anderen missen zuhoren. Und in

den Zwischenrdumen, dort, wo der Diskurs aufhort und die Kunst

anfangt, da findet sich neben Schmerz und Widerstand auch der
Glaube, dass eine andere Welt moglich ist und dass das Theater,
insbesondere das Theater von Anfang an, die Wirklichkeit ein
Stlick weit verschieben kann.

Wir danken allen Kiinstler:innen des Festivals, allen Referent:in-

nen, Autor:innen und Teilnehmer:innen fir ihren Beitrag zu FRATZ

2020!

1 Nachdem wir das Festival, das urspriinglich fiir Ende April 2020 geplant war,
wegen der Pandemie zundchst absagen mussten und dann in den Herbst ver-
schieben konnten, fand es an zwei verldngerten Wochenenden in reduzierter
und veranderter Form statt. Drei der geplanten internationalen Gastspiele
konnten nicht gezeigt werden. Das Symposium fiihrten wir in digitaler Form

durch. Wahrend die Auffiihrungen fiir die Jingsten, die so sehr auf die Erfahrung

und das Begreifen mit allen Sinnen angewiesen sind, nicht so einfach in den
digitalen Raum zu verlagern sind, haben wir fiir den Bereich des theoretischen

Diskurses viel in der Ausnahmesituation gelernt, was wir auch fir kommende
Editionen des Symposiums beibehalten wollen: Vortrage und Diskussionen
mdochten wir beispielsweise auch zukiinftig online zuganglich machen, indem
wir sie streamen oder aufzeichnen. Das Audio- und Videoarchiv zum Symposium
2020 findet sich hier: fratz-festival.de/index.php?id=329

Die Diskussion mit dem Titel »Klein, aber ohol« kann in unserem Archiv
nachgehort werden: fratz-festival.de/index.php?id=329

»BOKS«, »DO-RE-MI-KA-DO« und »Vom Tropfen zum Ozean« mussten abgesagt
werden. Auch das FRATZ Atelier »Where many birds sing« von Milla Koistinen
konnte nicht wie geplant durchgefiihrt werden. Zum Festival waren neben den
Tanzstiicken auch die mobilen Performances »Verwandelt« vom GRIPS Theater
sowie »i...livin" space« von Andreas Pichler eingeladen.

Einige Anmerkungen zum Sprachgebrauch im Rahmen von FRATZ: Im deutsch-
sprachigen Material zum Festival verwenden wir in der Regel race auf Englisch
und in Kursivschrift, weil das Wort »Rasse« im deutschsprachigen Kontext noch
nicht umfassend dekonstruiert ist und durch seine rassistische, pseudowissen-
schaftliche Definition stark konnotiert bleibt. Der englischsprachige Kontext ist
anders. Seit dem Aufkommen der »Critical Race Studies« in den 1970er-Jahren,
die insbesondere durch Schwarze Wissenschaftler:innen und Aktivist:innen

aus den USA angeregt wurde, benennt race ein sozial konstruiertes und sich
wandelndes Phdanomen, das sich von der friiheren pseudowissenschaftlichen
Definition unterscheidet. Der Begriff wird verwendet, um Ungleichheiten,
nationale und globale Dynamiken zu analysieren und deren Existenz im kollek-
tiven Unbewussten und in Institutionen auf struktureller, kultureller und
personlicher Ebene zu belegen.

»Schwarz« wird in vielen Text groigeschrieben, da das Wort »Black« in den
Vereinigten Staaten —in den 20er-Jahren des 20. Jahrhunderts vom Autor
W.E.B.Du Bois —als Identitat zurlickgefordert wurde. Diese Schreibweise wurde
in anderen Sprachen tibernommen. Das Gro3schreiben ist eine Geste der
Selbstbestimmung und Selbstbezeichnung, die Respekt und Anerkennung einer
vielfdltigen Schwarzen Gemeinschaft fordert, die eine gemeinsame Erfahrung
teilt. Diese Wiederaneignung des Wortes widerspricht aber nicht der Auf-
fassung, dass die Kategorie »Schwarz« ein soziales Konstrukt ist, das aus einer
rassistischen Zuordnung der Menschen entstanden ist.

Vergleiche Jamie Schearer und Hadija Haruna, Initiative Schwarze Menschen in
Deutschland (ISD): »Uber Schwarze Menschen in Deutschland berichtenc,
http://isdonline.de/uber-schwarze-menschen-in-deutschland-berichten/

Die »Offensive Tanz flir junges Publikum« ist ein Zusammenschluss von vier
lokal, national und international agierenden Partnern der zeitgendssischen
Tanz- und Theaterszene fiir Kinder und Jugendliche: PURPLE — Internationales
Tanzfestival furr junges Publikum, TANZKOMPLIZEN, Theater STRAHL und
Theater o.N. Seit Januar 2020 setzt sich das Netzwerk durch Produktionen,
Fachtage, Workshops und kulturpolitische Arbeit fiir eine Starkung des Tanzes
fiir Kinder zwischen o und 18 Jahren ein. Vergleiche auch Seite 58.

Fiir eine Darstellung dieses Austauschs vergleiche Marie Yan: »Hast du an die
Kinder gedacht? Der Beginn eines Gesprachs. Mit einem Essay von Karina
Griffith: Fir die Kinder an einsamen Orten« in den FRATZ Reflexionen 2019.
fratz-festival.de/index.php?id=363

Auch die Labore konnten wir 2020 erstmals in Kooperation mit der »Offensive
Tanz fir junges Publikum« realisieren und dadurch eine thematische Briicke zu
einem begonnenen Arbeitsprozess zu Rassismus in der Tanzszene schlagen.
Vergleiche auch »The Other Body? Fachtag zu Tanz und Rassismus« von Nora
Amin und TANZKOMPLIZEN im Rahmen der Offensive Tanz fiir junges Publikum,
https://www.youtube.com/watch?v=vmPQu7VjdXE

In einem progressiven Glossar untersucht Marie Yan verschiedene Begriffe, mit
denen wir uns beschaftigen, auf ihre Herkunft, ihre Genese, ihre Bedeutung

im kulturellen und gesellschaftlichen Kontext in Deutschland und in anderen
Landern. Sie zeigt verschiedene Schnittstellen zwischen den Begriffen auf und
schafft so eine Grundlage fiir den Austausch. Das Glossar wird stetig erweitert
und lddt auch zu Kommentaren und Erganzungen ein.
fratz-festival.de/index.php?id=303


https://fratz-festival.de/archiv/2020/recordings/
https://fratz-festival.de/archiv/2020/recordings/
https://www.fratz-festival.de/fileadmin/DATEN/Ver%C3%B6ffentlichungen/FRATZ_Reflexionen_2019.pdf
https://fratz-festival.de/archiv/2020/glossar/

Forschungslabore 2020

Race. Class. Gender: Kiinstlerische Zugange zu komplexen

Themen fiir die Jiingsten schaffen
Dagmar Domros

Seit 2017 vergibt das Theater 0.N. im Rahmen von FRATZ und
»Berliner Schaufenster« regelmafig Forschungsauftrage an —
haufig interdisziplinare — Teams. Die Kiinstler:innen forschen zu
einer Frage, die sich auf die kuinstlerische Arbeit fiir das jingste
Publikum bezieht. Manchmal geht es um genrespezifische Frage-
stellungen, wie bei den Laboren zum Musiktheater fur die Jings-
ten (2017) oder dem Labor »Neuer Zirkus und Theater« (2018),
manchmal laden wir Kiinstler:innen, die vorher noch nicht ftr
junges Publikum gearbeitet haben, ein zu erkunden, wie sich ihre
eigenen kiinstlerischen Interessen und Arbeitsweisen fir Kinder
adaptieren lassen. So geschehen im Garten-Labor (2018) oder bei
»Nesting« (2019).1

2020 luden wir drei internationale Teams ein, eine Forschungs-
frage zu den inhaltlichen Themen des Symposiums »Race — Class —
Gender. Intersektionale Perspektiven in Tanz und Theater flr die
Jingsten« zu formulieren. Ein Labor hatte seinen Arbeitsschwer-
punkt in Kapstadt (Stidafrika), eines in Lagos (Nigeria) und eines in
Berlin. Die weltweiten Corona-Lockdowns hatten Einfluss auf die
Arbeitsprozesse in den einzelnen Landern, doch alle drei Gruppen
fanden Moglichkeiten, trotz der Einschrankungen zu recherchieren
und zu forschen. Uber Zoom blieben wir mit den Kiinstler:innen
in Kontakt und fanden sogar Gefallen an diesen neu gefundenen
Austauschmoglichkeiten tiber Kontinente hinweg.

Die Arbeit in den Laboren ist dezidiert ergebnisoffen gedacht.
Ob die Zeit fiir Recherchen und Austausch oder fiir konkrete
szenische Arbeit genutzt wird, entscheiden die Kiinstler:innen.
Auf dem digitalen Symposium im November 2020 stellten die
beiden afrikanischen Labore ihre Ergebnisse in Form filmischer
Beitrage und mundlicher Berichte vor und beantworteten Fragen
der Teilnehmenden zu ihrem Prozess. Das Berliner Labor konnte
im Oktober einen szenischen Entwurf live vorstellen und zu einem
Gesprach einladen.

Im Folgenden werden die drei Labore mit ihren Forschungsfra-
gen kurz vorgestellt. Unter den Beitragen befindet sich jeweils ein
Link zur Aufzeichnung des vollstandigen Austauschs wahrend des
Symposiums sowie zusatzliche weiterfihrende Links.

Allen Laboren gemeinsam war die hohe Intensitat der Ausein-
andersetzung mit den selbstgesetzten Themen und den jungen
Zuschauer:innen. Die Frage, wie wir in der Kunst fir kleine Kinder
Lebensrealitaten wie Rassismus, Kolorismus?, Genderdiskriminie-
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rung oder Klassismus thematisieren kénnen, ohne bestehende
Strukturen zu reproduzieren oder iberhaupt erst hervorzubringen,
schwebte Uber allen Aktivitaten und Recherchen. Das Studium der
padagogischen Forschung bestatigte die Vermutung, dass auch
Kinder im Kita-Alter keine »unbeschriebenen Blatter« sind, son-
dern strukturelle Ungleichheiten und gesellschaftliche Rollenbil-
der bereits verinnerlicht haben, bevor sie sie artikulieren kdnnen.?

Nach einer intensiven Beschaftigung mit eigenen Vorurteilen,
personlichen Verletzungen und Wiinschen sowie demografischen
und statistischen Fakten entwickelten alle Labore einen affir-
mativen kiinstlerischen Ansatz. Die Kinder wurden ermutigt, ihre
eigene Identitat jenseits binarer Muster zu finden und zu feiern
oder ihre Hautfarbe als schon wahrzunehmen — und nicht schon
im jungsten Alter eine Hierarchie zu verinnerlichen, nach der dieje-
nigen mit der hellsten Haut die besten sozialen Aufstiegschancen
haben. Firr Kinder aus sozial benachteiligten Milieus sollte der
Zugang zum Theatererlebnis ermdglicht werden. Hier ging es vor
allem darum, sie darin zu bestarken, beim Zuschauen ihren eige-
nen Impulsen und Wahrnehmungen zu vertrauen.

In allen drei Diskussionen zu den Laboren stellte sich wieder
einmal heraus, wie wichtig der Kontakt mit den Begleitpersonen
aus dem Umfeld der Kinder ist, die Einbettung und Rahmung des
kiinstlerischen Erlebnisses in Absprache mit den Erzieher:innen
bzw. Eltern. Die Begegnungen mit Kindern im Rahmen der Labore,
der Austausch mit Padagog:innen und die Recherche bestatigten
jeweils, wie bedeutsam es ist, auch komplexe Sachverhalte von
Diskriminierung sowie Fragen von Selbstwert und Selbstbestim-
mung schon in den sozialen Gefligen der Jingsten der Gesell-
schaft mitzudenken und zu thematisieren.

Labor Berlin: Die Superkréfte der bisher nicht-gefeierten
Superheld:innen

Mit: Caroline Alves, lury Salustiano Trojaborg, Mareike Jung
(Forschung, Entwicklung, Performance) und Marie Yan (Drama-
turgische Begleitung)

Forschungsfrage: Wie konnen wir Narrative entwickeln, die die
Empathie und das Verstandnis fur die Unterschiede zwischen
Menschen bei Kindern im Alter von 2 bis 6 Jahren starken, indem
wir ihnen nicht-bindre Modelle von Superheld:innen prasentieren?
Das Labor startete mit der Idee, Personlichkeiten unserer Gesell-



schaft, deren Geschichten normalerweise nicht erzahlt werden,
zu prasentieren —und zwar als Superheld:innen. Zum Beispiel
nicht-binare indigene Krieger:innen, die fir die Gleichstellung der
Geschlechter kampfen, oder eine Kdchin, die nicht nur den Korper,
sondern auch die Seele diskriminierter Minderheiten versorgt.
Welche Superkrafte hatten sie? Empathie? Unterschiede verste-
hen? Die Fahigkeit zuzuhéren? Die Kunstler:innen wollten aus-
probieren, wie sie diese Krafte auf einer Bihne veranschaulichen
kénnten. Ausgangspunkt hierflir war die Bewegungssprache der
»[wo]men in back company«* sowie die Mittel der Performance
und des zeitgendssischen Tanzes.

Die erste Recherchewoche im Februar 2020 begann mit einem
Kennenlernen, Teilen beruflicher und personlicher Erfahrungen in
Hinblick auf Gender und einem Vergleich zur jeweiligen Wahrneh-
mung von Gender und Queerness in Brasilien und Deutschland.
Als erste praktische Aufgabe wurde verabredet, ein Kostim mit-
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zubringen und den anderen eine:n Superheld:in vorzustellen. Aus
diesem Material entwickelten die Kiinstler:innen erste szenische
Entwirfe. Ziel war es, eine fantastische Welt zu erschaffen, einen
angstfreien Raum zu 6ffnen, in dem nicht-binare Superheld:innen
und andere Figuren gezeigt und Vielfalt gefeiert wird.

Nach dem Lockdown verlagerte das Labor seinen Austausch
zunachst ins Digitale, beschaftigte sich mit verschiedenen Texten
und Studien zu Gender und Kindheit und entwickelte die szeni-
schen Ideen weiter. Das Labor legte hierzu ein digitales Arbeits-
tagebuch an, das die einzelnen Arbeitsschritte und Textverweise
dokumentierte. Es kann hier eingesehen werden:
https://spark.adobe.com/page/RHFsCSHkwFnBG/

Im Sommer war es dann moglich, die Probenarbeit wieder
aufzunehmen und an dem szenischen Entwurf weiterzuarbeiten.
Zur grol3en Freude aller Beteiligten konnte im August sogar eine
offentliche Probe mit einer Kitagruppe mit 3- bis 5-jahrigen Kin-
dern in unserer Open-Air-Spielstatte stattfinden. Ein Mitschnitt
dieser Probe findet sich hier:
https://www.youtube.com/watch?v=z0gsMoMvGc8

Die Prasentation des Labors fand im Rahmen des FRATZ Festi-
vals und Symposiums im Saal des GRIPS Theaters im Podewil in
Berlin-Mitte statt, wo der szenische Entwurf fir ein Familien- und
Fachpublikum gezeigt wurde und die Kiinstler:innen im Anschluss
Uber ihre Erfahrungen und Ergebnisse sprachen. Das von der Dra-
maturgin Marie Yan moderierte Gesprach ist hier nachzuhéren:
fratz-festival.de/index.php?id=356#c2070

Ein ausfihrliches Interview mit lury S. Trojaborg ist unter dem
Titel »Queer« auf den Seiten 12 —15 in diesem Heft abgedruckt.

Labor Kapstadt: TAH DAM! (together at home, dance and music)
In Kooperation mit MusicDance Cape Town und ASSITEJ South
Africa

Mit: Thalia Laric, Manuela Tessi, Sumalgy Nuro (Tanz), Vintani
Nafassi (afrikanische Perkussion) Coila Enderstein (Klavier, Elek-
tronik), Grant Erasmus (Khoisan-Bogen, Blasinstrumente), Nicola
Elliott (Dramaturgie), Faye Kabali-Kagwa (Forschung), Lindsey
Appolis (Video)

Webseite des Projekts: https://www.tahdam.com/

Dieses Forschungslabor begann urspriinglich mit der Frage, wie
Kiinstler:innen mit Kindern zusammenarbeiten kénnen, um ge-
meinsam eine Musik- und Tanzperformance in Echtzeit zu kompo-
nieren. Als der Corona-Lockdown kam, und die Beteiligten sich
nicht mehr versammeln konnten, fanden sie andere Wege, sich zu
verbinden und passten ihr Forschungsdesign entsprechend an.
Forschungsfrage: Wie kreieren und teilen wir Aktivitaten fur Kin-
der und ihre Bezugspersonen zu Hause? Wie kdnnen wir diese Ak-
tivitaten in eine Inszenierung fiir Kinder einbeziehen? Wie kénnen
wir herausfinden, ob diese Aktivitaten als wertvolle »Vorberei-
tung« flr eine vertiefte Erfahrung beim Besuch der Live-Auffiih-
rung funktionieren?


https://fratz-festival.de/archiv/2020/forschungslabore-2020/#c2070

Es ging also um Moglichkeiten, Musik und Tanz in den Alltag von
Kleinkindern (im Alter von 2 bis 5 Jahren) zu bringen und sie mit
Spielen zu versorgen. Die Spiele sollten sich an Grundprinzipien
der Musik- und Tanzkomposition orientieren und tber kurze und
leicht zugangliche Online-Videos verbreitet werden. Das in diesen
Videos geteilte Material ist einer in einem Parallelprozess entstan-
denen Tanz-Performance mit Live-Musik entnommen. Untersucht
wurde, ob die angebotenen Spiele flir zuhause eine Erfahrung
bieten konnten, die das Erleben der Live-Auffuhrung fir die Kinder
personlicher und bedeutungsvoller macht.

Zu diesem Zweck entwickelte das Team eine projekteigene
Webseite, auf der die Videos abgerufen werden kdnnen, und ver-
folgte und analysierte die Klickzahlen, um herauszufinden, welche
Kinder in welchen Lebenskontexten durch das Projekt erreicht
werden konnten. Eine Untersuchung, inwieweit das Ziel einer
Vertiefung der asthetischen Erfahrung des Vorstellungsbesuchs
durch die Videos vorab oder im Nachhinein erreicht werden konn-
te, war 2020 noch nicht moglich. Das Projekt soll aber fortgesetzt
werden.

Im Rahmen des digitalen FRATZ Symposiums stellten die Klinst-
ler:innen das Projekt am 7. November 2020 gemeinsam vor, zeig-
ten Videobeispiele und beschrieben ihren Forschungsprozess. Ein
Mitschnitt der Prasentation ist hier zu finden:
fratz-festival.de/index.php?id=356#c2072

In dem Gesprach reflektieren die Beteiligten Uber verschiedene
Aspekte der Zusammenarbeit. Die interdisziplinar arbeitende
Gruppe mit Klinstler:innen aus Simbabwe, Mozambique, Stidafrika,
Italien und den Niederlanden hatte sich erstmals in dieser Kon-
stellation zusammengeschlossen. In kollektiver Herangehensweise
begaben sie sich auf die Suche nach einem ganz eigenen origina-
ren Kern, aus dem heraus sich ihre Komposition und Choreografie
entwickeln sollte. Beispielhaft hierflr ist die Zusammenarbeit
der Musiker:innen. Coila Enderstein, die eine klassische westliche

Musikausbildung hat, und Vintani Nafassi, der in traditioneller
afrikanischer Musik ausgebildet ist, beschreiben beide den Prozess
gegenseitiger Anndherung und schrittweiser Uberwindung von
personlichen Unsicherheiten. Coila hatte beispielsweise Angst,
den Rhythmus nicht zu treffen und ignorant gegeniiber traditio-
nellen Musikformen zu wirken; Vintani konnte nicht definieren, in
welchen Tonarten er spielt, weil er dieses Bezugssystem in seiner
Musik nicht anwendet. Wahrend das Klavier mithilfe von Instru-
menten gestimmt wird, stimmt Vintani grundsatzlich nur mithilfe
seiner Stimme und seinem Gehor. Sensibilisiert fir das koloniale
Erbe einer jahrhundertelangen Hierarchisierung der jeweiligen
Traditionen versuchten Coila und Vintani in einem musikalischen
Dialog eine gemeinsame Sprache zu finden. Unabhangig vom Er-
gebnis empfanden beide den Weg, zusammen zu spielen und die
jeweiligen musikalischen Hintergriinde ineinander zu verweben,
als befriedigend und hoffnungsvoll.

Die Aspekte des Tanzes und der Narration beschreibt Christine
Matschke in ihrem Artikel »In Kontakt kommen« in diesem Heft
ausfihrlich auf den Seiten 16-21.

Die Inszenierung »TAH DAM !« wird beim FRATZ Festival 2022
vom 13. bis 19. Mai in Berlin zu Gast sein.

Labor in Lagos: SKIN TONE
Joshua Alabi und KiNiNso Koncepts, Lagos (Nigeria)
Mit: Aniefiok Inyang, Oluchi Ukachukwu, Chinenye Chukwudi,
Julius Obende, Joshua Alabi

Als wir Joshua Alabi im Dezember 2019 kontaktierten und ihn
fragten, ob er Interesse hatte, mit seiner Kompagnie zu einer
selbstgewahlten Fragestellung rund um die Themen race, class
und gender und in Bezug auf sehr junges Publikum zu forschen,
war er sofort begeistert und formulierte eine Forschungsfrage, die
so einfach wie vielschichtig gelesen werden kann.
Forschungsfrage: Farben, konnen sie nicht einfach nur schon sein?

Wie er und seine Kolleg:innen auf der digitalen Laborprasentation
im November 2020 bei FRATZ berichteten, trat das Thema inner-
halb des Teams einen langen und intensiven Rechercheprozess
los, der zunachst mit einer Selbstverortung der Kiinstler:innen
begann. Einige erzahlten, dass Hautfarbe fiir sie vorher noch nie
wirklich Thema gewesen sei. Andere berichteten von Diskriminie-
rungen, die sie teilweise erst jetzt als solche wahrnehmen wiirden.
Die Gruppe entwickelte einen Fragebogen und sammelte unter
Kolleg:innen und Bekannten Stimmen von Erwachsenen und Kin-
dern.> Der Dokumentarfilm »SKIN« der nigerianischen Schauspie-
lerin Beverly Naya wurde zur wichtigen Inspirationsquelle fir das
Team. Der Film untersucht in Form von Interviews unterschiedli-
che Schonheitsideale und geht dem Phanomen des Kolorismus in
der afrikanischen Film- und Fernsehbranche auf den Grund.®
Durch das Umfragematerial und die umfangreichen Recher-
chen kamen immer mehr Aspekte von Ungleichheit und Gleichbe-


https://fratz-festival.de/archiv/2020/forschungslabore-2020/#c2072

rechtigung zum Vorschein, mit denen das Labor sich im Folgenden
auseinandersetzte. Fur unsere Symposiumswebseite schickte
Joshua uns folgenden Text:

»Wusstest du das? An Orten wie Uganda, Kenia, Nigeria und an-
deren Teilen Afrikas wiirden sowohl Mdnner als auch Frauen ihre
Hautfarbe, ohne mit der Wimper zu zucken, abschdlen oder aufhel-
len lassen, wenn sie nur die Mdglichkeit dazu hdtten. Ich erinnere
mich an meine Kindheit, an die grofsen Tanten und Onkel, die
versuchten, ihre Hautfarbe zu dndern. Die afrikanische Gesellschaft,
die diesen Akt nicht guthiefs, bezeichnete diese Menschen abschit-
zig als >bleachers« (Bleicher) — die Beteiligten selbst nannten sich
statt-dessen stoners« (Toner). Wo liegt das Problem? Geht es hier
tatsdchlich um die Unterschiede in der Hautfarbe oder doch eher
um die Ideologien der Homogenisierung und Hierarchisierung, die
der sKolorismus« mit sich bringt? Was geht Kindern durch den Kopf,
wenn Themen wie Hautfarbe und race im Theater dargestellt wer-

den? Kommt die Neugier vor dem Erstaunen oder umgekehrt? Wie
sehen oder reagieren Kinder auf eine Vielfalt von Hautfarben im
Kontext des Theaters oder der Kunst und wie konnen wir sie feiern?

Wir méchten erreichen, dass Kinder liber Farben hinwegsehen
kénnen. Farben sind schén, sie bringen die Welt zum Leuchten und
Funkeln. Aber nur Augen, die die Schénheit sehen, kobnnen Vorein-
genommenheit und Abgrenzung liberwinden. Mit den Kindern
wollen wir dunklere Haut feiern und gleichzeitig wollen wir helle
Haut feiern. Wir werden zum Thema >SKIN TONE« arbeiten. Un-
sere Beschdftigung geht aus unseren Fragen und Gedanken zu
Hautfarbe, Segregation, Bigotterie, Intoleranz, Beschrinktheit und
Separatismus hervor und wird inspiriert von unseren Uberleqgungen
zu Nigeria, Afrika und Europa. Da das Theater ein Ort ist, an dem
Menschen aus allen Kulturen und mit allen Hintergrtinden zusam-
menkommen, wollen wir diese Fragen und Themen mit den Kindern
teilen und uns in einen Schutzraum des Geheimnisvollen, Heiligen,
Einfachen und der Offenheit des Herzens zurlick ziehen.«
Im Rahmen der digitalen Laborprasentation beim FRATZ Sympo-
sium am 8. November 2020 zeigten Joshua Alabi und KiNiNso
Koncepts eine einstiindige Videodokumentation tber ihr Projekt:
fratz-festival.de/index.php?id=361

Der Link zum anschlieBenden Gesprach ist hier:
fratz-festival.de/index.php?id=356#c2074

KiNiNso Koncepts hat in der Folge von FRATZ weiter an dem
Thema gearbeitet. Inzwischen sind drei Inszenierungen fur
verschiedene Altersgruppen rund um die SKIN TONE-Forschung
entstanden. FRATZ International 2022 wird »Kolofu« fur Kinder
ab 2 Jahren im Festivalprogramm prasentieren.
Trailer: fratz-festival.de/index.php?id=362

1 Vergleiche auch Dagmar Domrds: Forschungslabore »Musiktheater fiir die
Jingstenc, in: FRATZ Reflexionen 2017; Annett Israel: Musiktheater fiir das
allerjingste Publikum — ein kiinstlerisches Forschungsfeld, in: Christiane
Plank-Baldauf (Hg.): Praxishandbuch Musiktheater fiir junges Publikum.
Konzepte — Entwicklungen — Herausforderungen, Kassel 2019, Seite 103 ff;
Filmdokumentation zu den Laboren im Rahmen von »Berliner Schaufenster
2018« von Katelyn Styles, https://www.youtube.com/watch?v=0z5yZXUXSJw

2 Kolorismus: Vorurteile oder Diskriminierung insbesondere innerhalb einer
rassischen oder ethnischen Gruppe, die Menschen mit hellerer Haut gegeniiber
Menschen mit dunklerer Haut bevorzugt. Viele schreiben die Pragung dieses
Begriffs der Pulitzer-Preistragerin Alice Walker (1982) zu.

3 Vergleiche zum Beispiel E. N. Winkler: Children are not colorblind: How young
children learn race. P.A.C.E.®: Practical Approaches for Continuing Education,
3(3), 2009, page 1-8; Lawrence A. Hirschfeld: Seven Myths of Race and
the Young Child. Du Bois Review: Social Science Research on Race 9:1, 2012,
page 17—39; Christia Spears Brown: Unraveling Bias: How Prejudice Has Shaped
Children for Generations and Why It’s Time to Break the Cycle. E-Book, 2021

4 Im Rahmen der Uberlegungen zu diesem Labor beschloss die Company »men in
back« eine Intervention beziiglich ihres eigenen Namens und fligte das Suffix
»[wo]men in back« hinzu.

5 Eindriicke dieser ersten Forschungsphase finden sich in diesem Video:
https://www.youtube.com/watch?v=0ZwQOx_Wofck

6 »SKIN«von Beverly Naya, Regie: Daniel Etim Effiong (2019), nominiert fiir den
African Movie Academy Award/Beste Dokumentation


https://www.youtube.com/watch?v=2aFh0p2icKA
https://fratz-festival.de/archiv/2020/forschungslabore-2020/#c2074
https://www.youtube.com/watch?v=97p-0Rr_i8w

Queer

Ein Interview mit lury Salustiano Trojaborg

\EIRERER

lury Salustiano Trojaborg hat an den diesjahrigen FRATZ Forschungs-
laboren teilgenommen. Unter dem Titel »Die Superkrafte der
bisher nicht-gefeierten Superheld:innen« wurde darin unter-
sucht, wie einem sehr jungen Publikum queere Koérper prasentiert
werden konnen. In einem Gesprach, das mitten im Lockdown 2020
aufgezeichnet wurde, habe ich lury einige Fragen gestellt. Sie:er
ist queere:r Performancekunstler:in und Doktorand:in an der
Universitat Lund/Malmo Theaterakademie. Hier prasentieren wir
einige hoffentlich informative Auszlige aus unserem Gesprach.

lury Alles, was ich dir erzahle, beruht auf wahren Begebenheiten.
Das alles sind Erlebnisse, die ich standig habe.

Marie Wie wiirdest du dich selbst vorstellen?

lury Ich aktualisiere meinen Lebenslauf standig. Das letzte Mal
habe ich meinem Mann gesagt, »Ich bin ein queerer, eingewan-
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derter Klinstler of Colour ...«, —ich hatte ziemlich viele Identitaten,
bis ich herausgefunden habe, wer ich wirklich bin —und da meinte
er, »diese Liste wird langsam ziemlich lang«, und ich musste total
lachen. Aber letztlich geht es mir wie Paul B. Preciado und José
Esteban Mufoz, die sagen: »Ich bin diese Identitaten leid. Was ich
versuche, ist das Gegenteil: Disidentifikation. Ich versuche nicht,
mich zu identifizieren, sondern mich zu desidentifizieren.« All
diese Identitaten sind ein Ergebnis von Macht und weisen einem
eine bestimmte Position in der Gesellschaft zu, stecken jede:n in
eine bestimmte Kategorie.

In letzter Zeit stelle ich mir beziiglich meiner Identitat die
Frage: »Was bedeutet es, eine queere Person of Colour zu sein?«
Mittlerweile ist es so weit, dass Menschen Kastchen ankreuzen
miussen. Diese standige Aufforderung... diese Paranoia, was man
in uns als Identitat sieht. »Frutas Afrodisiacas«? war dahingehend
sehr interessant, weil wir durch die Carmen-Miranda-Imitation
darstellen konnten, was es bedeutet, eine Latinx-Person in der
europaischen Gesellschaft zu sein. Der Song »South American
Way« wiederholt und wiederholt und wiederholt sich, und irgend-
wann haben wir ihn satt und sagen: »Es reicht! Wir wollen das
nicht mehr auffihren.« Ja, wir sind auch dieses Klischee. Aber wir
sind eben auch so viel mehr als das.

Ich glaube, genau darum geht es: diese Uberschneidungen. Das
ist etwas sehr Personliches. Ich habe das Gefiihl, wenn es darum
geht, eine Person of Colour zu sein, bin ich noch ein Baby. Erst die
deutsche Gesellschaft hat vor finf oder sechs Jahren angefan-
gen, mich so zu positionieren. Dabei geht es oft auch wieder um
Macht.

Es ist eine Gesellschaft, die auf dich zeigt und dir sagt, wer du
bist und in welches Kastchen du gehorst. Ich gebe mir viel Miihe,
mir von der Gesellschaft nicht vorschreiben zu lassen, wo ich hin-
gehore. Das andert sich namlich standig.

Ich habe das Gefiihl, dass ich immer wieder neue Dinge Uber
Teile von mir lerne, lber meine Seele, meinen Korper ... Ich lerne
standig dazu. Ich sehe mich als ein Durcheinander, das je nach
meinem eigenen Reifeprozess die ganze Zeit unterschiedliche For-
men annimmt.

Marie Das erinnert mich an ein Interview mit einer trans Person
in Frankreich, das ich neulich gehort habe. Sie sagte, dass sie die
Konstruktion der eigenen Identitat — das Bild gefiel mir sehr -



als »einen Spaziergang durch den Wald«® betrachte. Man geht
langsam und genieft die Landschaft und vielleicht entdeckt man
einen Teich und merkt, dass man gerne zu diesem Teich hingehen
will ... So empfand diese Person die Konstruktion der Identitat, als
einen gemachlichen Spaziergang.

lury In den Waldern [in Ddnemark®], in denen mein Mann Ulrik
und ich jeden Sommer spazieren gehen, haben wir irgendwann
etwas Uber die Vogel gelernt, die dort leben; die [Gender-]Kon-
struktion funktioniert dhnlich: Je mehr man in ein bestimmtes
Gebiet hineingeht, umso mehr beginnt man, es differenziert
wahrzunehmen.

Meine erste Deutschlehrerin hat mir beigebracht: Immer, wenn
es dir schlecht geht, musst du einen Spaziergang machen. — Geht
man raus, wird einem beim Nachhausekommen bewusst, wie
dankbar man fir sein Leben sein sollte; also habe ich das oft ge-
macht.

Ihr Name war Elfriede Kellner, aber niemand in Brasilien konnte
Elfriede aussprechen, also erfand sie einen anderen Namen, Jenny.
Sie sah so queer aus, das war fur mich damals wichtig. Ich war 22
und kdmpfte noch mit meiner Queerness. Sie musste nichts
sagen, es war die Art, wie sie aussah: Sie war 65 und hatte diesen
deutsch-Osterreichischen Akzent —sie war in den Sechzigern ein
Model in Salzburg und zog sich immer noch so an. Sie war so
queer, so queer. Sie trug einen riesigen Hut und sah so anders aus
als alle anderen. Es war ihr einfach egal. »Glaub einfach an dich
selbst«, sagte sie. »Wenn du hiibsch sein willst, dann geh raus,
Schatzchen, sei hiibsch fur dich selbst oder fiir die Welt.« Sie wur-
de eine meiner besten Freundinnen.

Marie Ich glaube, bell hooks® meinte kirzlich in einem Interview,
»queer« bedeute, ein bisschen anders zu sein, aber sich dabei wohl
zu fihlen...

lury Ich muss Jenny Tribut dafir zollen, dass sie mir beigebracht
hat, queer zu sein und ein positives Selbstwertgefiihl zu haben.
Mich so zu schatzen, wie ich bin. Sie war eine der queersten Per-
sonen, die ich je in meinem Leben getroffen habe, und das hatte
absolut nichts mit Sexualitat zu tun; es hatte damit zu tun, dass
sich diese Frau vollig queer in Bezug auf die Gesellschaft, in der
sie lebte, prasentierte — sie hatte Uberhaupt keine Scham, sie war
total selbstbewusst.

Ich erinnere mich auch daran, dass sie einen sehr starken deut-
schen Akzent hatte, wenn sie Portugiesisch sprach. Aber trotzdem
sagte sie immer: »Mein Portugiesisch ist perfekt.« Sie ging in den
Kiosk, um eine Cola zu kaufen, und sprach dieses kaum verstand-
liche Portugiesisch, aber sie driickte sich mit einer solchen Selbst-
sicherheit aus, dass die Leute sie verstanden, und sie kam mit der
Cola zurtick, und das war’s.

Marie Wann hast du das erste Mal etwas tiber Queerness erfah-
ren? Oder was hattest du gerne darliber gewusst, als du jinger
warst?

lury Ich war wirklich ein gllickliches Kind. Ich war von klein auf
sehr zufrieden und sehr fantasievoll. Und dann passierte Folgen-
des: Heterosexuelle Menschen um mich herum merkten, dass
ich nicht so war, wie sie es erwarteten, und sie fingen an, mir
Probleme zu machen. Fur mich war’s vollig in Ordnung, mit den
Madchen zu spielen ... Ich wollte einfach frei sein und tun, worauf
ich Lust hatte.

Aufgrund dieser Signale der heterosexuellen Erwachsenen be-
gann ich zu glauben, dass alles an mir falsch war. Alles, was ich
mochte, war falsch: die Farben, die Art, wie ich mich kleidete. Zu-
erst dachte ich, »Was soll’'sl«, aber dann bekam ich Angst. Ich fing
an, mich selbst zu zensieren, Geheimnisse zu haben. Dieses Gefuhl
kam von aulen, es kam nicht aus meinem Inneren. Ein Kind zu er-
ziehen bedeutet, glaube ich, auf dieses spezielle Kind zu schauen
und ihm auf seinem Weg zu helfen. Ich bin lberzeugt, dass jedes
Kind anders ist. Meine Eltern hatten eine Erziehungsformel, die
in eine chauvinistische Gesellschaft unter einer Militardiktatur
eingebettet war, und wandten diese auf meinen Bruder und mich
an —allerdings mit sehr unterschiedlichen Ergebnissen.

Marie Mich wiirde interessieren, wie der Umstand, dass deine El-
tern in einer militarisierten Gesellschaft aufgewachsen sind, diese
Entwicklung beeinflusst hat.

lury Meine Familie war ein Mikrokosmos der Militardiktatur, die
die gesamte Gesellschaft beherrschte. Mein Vater war im Marine-
korps, beide meiner GroRvater in der Armee —ich bin in einer
Militarfamilie aufgewachsen. Meine Eltern glaubten beide stark
an Disziplin und hatten ein binares Denken: Schwarz und weif,
Manner und Frauen, diese Art der Ordnung... In einer Militar-
diktatur hat man keine Freiheit. Es gibt eine Regel und man be-
folgt diese Regel, und genau so wurde ich erzogen. Mein Vater hat
uns nie erlaubt, irgendetwas zu hinterfragen. Er hat uns Anwei-
sungen gegeben wie »Tu dies und das!«, und wir durften nicht
fragen, warum. Es gab keinen Raum flr Fragen, wir mussten es
einfach tun. Jeden Sonntag hatte ich Hausarbeiten zu erledigen.
Ich musste die Stiefel meines Vaters putzen, ich musste den Hof
saubern, dann musste ich zu ihm gehen und ihn fragen: »Was soll
ich als Nachstes tun?« Es war, als wiirde man im Hauptquartier
eines Armeegenerals leben. Ich wirde behaupten, dass meine
Erziehung ein hundertprozentiges Abbild der Militardiktatur war,
die unsere Gesellschaft beherrschte.

Marie Das ist eine sehr aufschlussreiche Geschichte tber die Ver-
bindung von Nationalismus und Geschlechterfragen. Bedenkt
man, dass die Armee (die sich auf traditionell mannliche Vorstel-
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lungen von Starke stltzt) das Einzige ist, was den Staat und den
Nationalstaat in seinen Grenzen aufrechterhalt — und dass dein
Gefuhl der Queerness deiner militarischen Erziehung zuwiderlief —
dann wird deutlich, dass Gender-Nonkonformismus die Ordnung
des Nationalstaats stort.

lury Ganz genau.

Marie Das fasziniert mich so an personlichen Geschichten. Selbst
in den kleinsten Anekdoten kommen alle sozialen Strukturen zum
Vorschein.

lury Ich habe viel Uber das Konzept der Autoethnografie nach-
gedacht. Zuletzt habe ich »Autoethnography: Understanding
Qualitative Research« von Tony Addams, Stacy Holmes Jones und
Carolyn Elis gelesen, drei Wissenschaftler:innen aus den Vereinig-
ten Staaten, die sich mit dem Wissen beschaftigen, das aus einer
gewissen Subjektivitat erwachst. Das erscheint mir der einzig
sinnvolle Weg: an die Produktion von Wissen durch Geschichten
zu glauben. Ich habe einen Text mit dem Titel »The Feminine Pres-
ence« geschrieben. Darin geht es hauptsachlich um meine GroR3-
mutter mutterlicherseits, Voinha — sie wird dieses Jahr 100 Jahre
alt. In diesem Text habe ich versucht, dartiber zu sprechen, wie ich
aufgewachsen bin. Im Grunde beschreibe ich, wie mir die Kate-
gorien des Mannlichen und des Weiblichen nahegebracht wurden:
Was bedeutet es, weiblich oder mannlich zu sein? Mein Vater ging
jeden Tag zur Arbeit und meine Mutter blieb zu Hause, weil mein
Vater ihr das Arbeiten verbot. Er sagte: »Du hast Kinder, und als
Frau« — meine Mutter studierte zu der Zeit - »kannst du nicht wei-
ter studieren. Du musst dein Studium und deine Arbeit aufgeben
und dich um die Kinder kimmern.« Dieses Bild hatte ich von Mann
und Frau: Ich glaubte, dass alle Manner arbeiten gehen, wahrend
alle Frauen zu Hause bleiben und sich um die Kinder kimmern.
Das war nicht nur meine Erfahrung, sondern die vieler Kinder, die
in den 8oern in Brasilien aufgewachsen sind. Es ist kein Zufall, dass
in unserer Gesellschaft so viele transgender Menschen getotet
werden. Das ist eine immer noch anhaltende Folge.

Marie Du hast mir Videos gezeigt, in denen du deine GroRmutter
interviewst, und ich erinnere mich, dass die Arbeit ein wichtiger
Teil des Narrativs ihres Lebens war.

lury Meine GroBmutter hatte 13 Kinder, also hatte ich 13 Tanten
und Onkel mutterlicherseits. Vaterlicherseits hatte ich acht Tanten
und Onkel. Und von all diesen Menschen war nur meine GroBmut-
ter mitterlicherseits alleinstehend. Sie war die Einzige, die fur sich
selbst arbeitete, also dachte ich irgendwann: »lch mochte so sein
wie sie, ich mochte sie sein: Sie bleibt nicht zu Hause, um sich um
die Kinder zu kimmern.« Mir wurde klar, dass alle Frauen vollig
von Mannern kontrolliert wurden. Und meine GrolSmutter, da sie
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keinen Mann hatte, hatte auch niemanden, der sie kontrollierte.
»lch will frei sein. Ich will nicht von diesen dummen Mannern
kontrolliert werden.« Sie war die erste Feministin und die erste
nichtbinare Person, die ich kannte. Sie machte mir klar, dass das
Weibliche und das Mannliche im selben Korper koexistieren
konnen. Meine GrolBmutter war weiblich in dem Sinne, wie ich das
Weibliche verstand: Sie war zartlich zu mir, sie brachte mich ins
Bett und sang mir Schlaflieder vor. Aber sie war auch sehr mann-
lich in dem Sinne, wie ich das Mannliche verstand: Sie hatte ein
starkes Temperament, sie war sehr sicher und offen in ihren An-
sichten, sie kampfte gegen die Welt. Ich mochte diese Mischung
aus weiblich und mannlich sein.

Foto: Michi Muchina

lury in einer Szene aus »Frutas Afrodisiacas«. Maxim Gorki
Theater/Ballhaus Naunystraf3e, Berlin 2016

Marie Durch das Erzahlen dieser Geschichten begreift man auch,
dass Begriffe wie nichtbinar, Gender usw. schon viel langer exis-
tieren, und zwar in Form von Menschen, die ihren Weg in der Welt
gegangen sind.

lury Ich verneige mich vor meiner GroBmutter und mochte Danke
sagen: Danke, Voinha, dass du mir einen Ausweg gezeigt hast.
Irgendwann als Teenager hatte ich das Gefuihl, wirklich total ge-
hemmt zu sein. Sie hat mich aus diesen Mauern rausgeholt. Und
ich habe auf meinem Weg so viele wunderbare Frauen getroffen,
die immer fir mich da waren.

Marie Ich glaube, du hast irgendwann im Labor gesagt, dass du
nicht Gber Gender reden kannst, ohne tber Klasse und race zu
sprechen. Ich glaube, wir haben bisher noch nicht wirklich tiber
Klasse gesprochen. Mochtest du dazu noch etwas sagen?



lury Stell dir ein Land vor, das von Militars angeflihrt wird. Ich
komme aus einer Familie, die vollig militarisiert war. Mein Vater
war keineswegs wohlhabend. Wir kamen aus sehr armen Ver-
haltnissen, aber aufgrund seiner militarischen Position —erist in
der Rangordnung sehr schnell aufgestiegen — haben wir einen
hoheren Status in der brasilianischen Gesellschaft erreicht, die
obere Mittelschicht. Dadurch hatten wir Privilegien. Nun zur Ver-
bindung von Klasse und race: Alle in meiner Familie — mein Bruder,
mein Vater — haben eine dunklere Haut als ich. Mein Vater ist sehr
dunkelhautig, er sieht wirklich schwarz aus, aber aufgrund seiner
Klasse und sozialen Stellung hat sich meine Familie in Brasilien nie
als Schwarz oder Person of Colour identifiziert. Dann kam ich nach
Europa und begann, mich als Person of Colour zu identifizieren.
Meine Familie versteht das bis heute nicht, die halten mich fur
vollig verriickt. Wenn ich sage »Ich habe diese Sache mit race ver-
standen, verstehen sie das nicht. Sie sehen sich selbst als weil3e
Personen, aufgrund ihrer Klasse, ihrer gesellschaftlichen Position.
Mein Vater zum Beispiel: Obwohl er viel dunkler ist als ich, wird

er nie dieses Geflihl erleben, von weif3en Leuten angestarrt zu
werden, wie es mir hier in Berlin passiert. Und warum? Weil er ein
Restaurant immer durch den VIP-Eingang betritt.

Marie Das verdeutlicht die Konstruktion dieser Kategorien unge-
mein und dass es wirklich auf den Kontext ankommt, in dem man
sie erlebt.

lury Es verwirrt mich sehr, von Berlin nach Rio de Janeiro zu reisen.
Ich steige als eine Person in das Flugzeug ein und wenn ich aus-
steige, bin ich eine andere Person. Ich muss all diese Uberschnei-
dungen auf eine bestimmte Art und Weise zurlicksetzen.

Marie Mochtest du mich etwas fragen? Mochtest du die Leute,
die dieses Interview lesen, etwas fragen?

lury Ich mochte dich nichts fragen, aber ich habe eine Bitte. Ich
habe viel liber diese Themen nachgedacht: Identitat, Queerness
und race. Und mir ist klar geworden, dass das Problem von race
nicht bei den BIPoC liegt, sondern bei den weifsen Menschen. Das
Problem von Gender wird nicht durch Queerness erzeugt, sondern
durch cis Heteros. Meine Bitte ist: Warum kiimmern sie sich nicht
um ihre Probleme mit Gender, Queerness und race? Ich habe

mein ganzes Leben lang mit diesen Problemen zu tun gehabt. Das
Problem der Queerness ist, dass die meisten Heteros uns nicht ak-
zeptieren. Das Problem des Rassismus ist, dass die meisten weiRen
Personen keine Personen of Colour akzeptieren. Mein Wunsch ist
also, dass weilRe Heterosexuelle sich mit den Problemen ausein-
andersetzen, die letztlich ausschlieRlich von ihnen und nicht von
uns verursacht werden.

1 EinHinweis zur Methodik: Die Auszlige, die ich hier prasentiere, sind Zusammen-
fassungen verschiedener Momente unseres Gesprachs und wurden von lury
gelesen, bei Bedarf gedndert und so freigegeben.

2 Salustiano Trojaborg, lury; Jaikiriuma Paetau, Simon(&); Luna, Jair: »Frutas Afro-
disiacas«. Maxim Gorki Theater/Ballhaus Naunynstral3e, Berlin 2016.
https://www.gorki.de/index.php/de/frutas-afrodisiacas;
https://ballhausnaunynstrasse.de/play/frutas_afrodisiacas/

3 Aussage von Héloise, einer in Luttich (Belgien) lebenden trans Frau, im Gespréch
mit Charlotte Bienaimé im Arte-Radio-Podcast »Les mauvais genres: trans et
féministes (25)«. https://www.arteradio.com/son/61663807/les_mauvais_
genres_trans_et feministes 25

4 lurys Ehemann stammt von dort und es ist eines ihrer regelmaRigen Urlaubs-
ziele.

5 »Unser ganzes Leben lang haben wir uns als queer erlebt, also nicht zugehorig,
als die Essenz von queer. Ich denke an Tim Deans Arbeit liber das Queer-Sein,
queer nicht in dem Sinne, mit wem man Sex hat, das kann eine Dimension
davon sein, sondern queer als das Selbst, das im Widerspruch zu allem steht,
was es umgibt, und das sich selbst erfinden muss, einen Ort schaffen und finden
muss, wo es sprechen, gedeihen und leben kann.« bell hooks in »Are You Still a
Slave? Liberating the Black Female Body« (Bist du immer noch ein:e Sklav:in?
Die Befreiung des Schwarzen weiblichen Kérpers), bell hooks Residenz an der
New School, Eugene Lang College, 6. Mai 2014. https://www.youtube.com/
watch?feature=player_embedded&v=rikohNROvzs

Marie Yan ist Dramaturgin und Autorin und widmet sich in ihren
Arbeiten insbesondere queerfeministischen und postkolonialen
Perspektiven. Seit 2017 arbeitet sie im Rahmen von FRATZ Internatio-
nal und dem Berliner Schaufenster mit dem Theater o.N. zusam-
men. Fiir FRATZ 2020 hat sie ein Glossar mit Begriffen rund um
Race, Class, Gender und Intersektionalitdt erstellt, das fortlaufend
erweitert wird:
https://www.fratz-festival.de/symposium-fratz-festival/glossar
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In Kontakt kommen

Eindricke von FRATZ International 2020
Christine Matschke

Einleitung

Welche Bedurfnisse und Interessen haben Kinder zwischen drei
und sechs Jahren hinsichtlich eines Theaterbesuchs und damit
einhergehender Tanzauffihrungen?

Wie entsteht Kontakt und Austausch zwischen Menschen —
verschiedener Generationen, unterschiedlicher Herkunft und mit
diversen Lebensweisen, aber auch ganz einfach in der Familie,
zwischen Eltern und Kindern? Wie also kann Zusammenleben
und Gemeinschaft im Kleinen mit Blick aufs Grol3e funktionieren?
Und welche Anregungen halt Tanz fiir (sehr) junges Publikum hier
bereit?

Das alles sind Fragen, die sich fir mich wie ein roter Faden
durch das FRATZ Festival 2020 ziehen und unter den aktuellen
Umstanden noch an Bedeutung gewinnen: Denn sollte Theater
in Zeiten sozialer Distanz, wie sie gerade auch besonders viele
Kinder und Jugendliche durch die Lockdowns erleben, nicht mehr
denn je ein Ort sein, an dem sich gemeinsame Werte, jenseits von
Notwendigkeiten und Sachzwangen, erproben lassen?

Junge Zuschauer:innen haben noch die Fahigkeit, zu »sagen,
was sie denken, und nicht, was sie glauben, was sie denken sol-
len.«* Das ist in Zeiten zunehmender Spannungen von unschatz-
barem Wert - soziale Ungerechtigkeit, Populismus und Rechts-
druck verscharfen sich unter der Pandemie. Theater sollten des-
halb gerade jetzt als lebendige Orte dienen, an denen Gedanken
ausgesprochen werden und Meinungen sich entwickeln durfen.

Die im Folgenden von mir beschriebenen Veranstaltungen
bilden in besonderer Weise ab, wie Menschen uber kiinstlerische
Ansatze miteinander in Kontakt kommen. Das Tanzstlick »DER
BAU Gruppe/Kids (3+)« von Isabelle Schad konnte ich im Oktober
2020 noch live, mit verkleinertem Publikum und in Anpassung
an die entsprechenden Hygieneregeln erleben. Teil von Schads
choreografischem Ansatz ist es, offene Bilder zu schaffen, um sich
festen Kategorisierungen zu entziehen.

Die Laborprasentation des Projekts »TAH DAM! (together at
home, dance and music)«, die in Kooperation mit MusicDance
Cape Town und ASSITE]J South Africa erarbeitet wurde, war
urspriinglich dazu gedacht, gemeinsam mit Kindern im Alter von
zwei bis sechs Jahren eine Musik- und Tanzperformance in Echt-
zeit zu komponieren. Stattdessen wurde daraus ein Forschungs-
projekt mit Internetprasenz, durch das die Kinder, in Begleitung
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von Erwachsenen und in Vorbereitung auf eine Liveauffiihrung,
behutsam und ohne zu hohen Input an ein biihnentaugliches
Zusammenspiel von Tanz und Musik, aber auch an wesentliche
Aspekte flr ein aufmerksames zwischenmenschliches Miteinan-
der, herangeflihrt werden.

Auch der kreative Workshop »Anarchie # Chaos — Un:gleich-
heit«, in dem Teilnehmer:innen verschiedener Generationen spie-
lerisch Erfahrungen von Gleichheit und Ungleichheit austauschten
und darlber reflektierten, musste kurzfristig online veranstaltet
werden. Er hat auf erstaunliche Weise verdeutlicht, dass ein Ge-
flhl der Verbundenheit — mit ein bisschen theaterpadagogischem
Geschick —auch innerhalb einer temporaren Onlinegemeinschaft
aufkommen kann.

Den Blick offen halten. Oder: Von Riesenschildkréten, die
eigentlich Sitzsdcke waren
Isabelle Schads DER BAU Gruppe/Kids 3+

Zuerst gleichen sie »Nilpferden«. Dann schieben sich die schwar-
zen Sitzkissen, die Uberall auf dem Boden liegen, »wie grol3e
Schildkréten« gemachlich auseinander. Ein wenig spater tirmen
sie sich zu einem »groRen Higel mit vielen Kopfen« auf.?

»DER BAU Gruppe/Kids« der Berliner Choreografin Isabelle
Schad ist ein lebendiger Beweis daflr, dass es auf der Bihne nichts
Konkretes braucht, um die Fantasie kleiner Zuschauer:innen zu
entfachen. Seit seiner Urauffiihrung 2014 hat das, urspriinglich
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mit »DER BAU — Gruppe« betitelte und von Franz Kafkas gleichna-
miger Erzahlung inspirierte Stuick, zwei Metamorphosen erfahren:
2019 lenkte Isabelle Schad die urspriinglich einigermafRen unheim-
liche Originalversion erstmals mit nur wenigen Handgriffen sowie
subtilem Humor in Richtung junges Publikum —auf dem Purple
Festival wurde eine Adaption fiir Kinder ab sechs Jahren gezeigt.
Vergangenes Jahr nun hat Schad das innere Bilder befeuernde
Formenverwandlungsspiel im Rahmen des FRATZ Festivals fiir ein
(sehr) junges Publikum ab drei Jahren erprobt.

Vertrauen schaffen

Um die kleinen Zuschauer:innen nicht zu verunsichern, stehen die
Performer:innen zu Beginn des Stlicks auf der Blihne.? Erst als alle
Kinder sitzen, verschwinden sie unter den riesigen Kissen: »Es war
uns wichtig, eine Willkommenssituation herzustellen und sich
dann erst zu versteckenx, erzahlt Isabelle Schad im Gesprach mit
Dagmar Domros bei der FRATZ-Veranstaltung »Klein, aber oho!
Choreograf:innen Uber die Arbeit fiir ein (sehr) junges Publikumx.
Aus diesem Grund habe sie auch mit weniger Performer:innen
gearbeitet.

Und in der Tat wirkt die Jlingstversion von »DER BAU - Gruppe/
Kids«, aufgefuihrt in Isabelle Schads Studio, das verwunschen und
versteckt zwischen wild umwucherten Mauern im eingestiirzten
Teil des Weddinger Kiinstlerdomizils Wiesenburg liegt, intimer
als ihre in den ehemaligen BVG-Hallen der Uferstudios gezeigten
Vorgangerinnen.

Eine gute Voraussetzung auch, um allererste Erfahrungen als
Zuschauer:in zu sammeln: »Fir die jlingeren der acht Madchen
und vier Jungen war es der erste Besuch eines Tanzstticks fir Kin-
der, fir einige sogar der erste Besuch in einer kulturellen Einrich-
tungg, erzahlt Benjamin Olzem, Erzieher mit Bewegungshinter-
grund, der gemeinsam mit drei Kolleg:innen und einer inklusiven

und internationalen Gruppe von zwdlf Kindern in die Vorstellung
in der Wiesenburg kam.

Kategorien »entwischen«

Wie in vielen ihrer Stlicke hat Isabelle Schad auch in »DER BAU —
Gruppe/Kids« mit offenen Bildern gearbeitet. Das Form-Werden,
aber nicht vollenden, das Arbeiten mit Wiederholung und Varia-
tion, ist fur ihren kiinstlerischen Ansatz maligebend. Darin ver-
birgt sich auch eine Form des Widerstands gegen einseitige und
eingefahrene Sichtweisen auf Welt.

Die bunt gemischte Kindergartengruppe aus Kreuzberg kann
mit dieser semantischen Offenheit, dem »Es ist, was es ist«-Cha-
rakter und »dennoch viel mehr« von Schads Stlick, schon wah-
rend der Vorstellung sehr gut umgehen. Er macht sie neugierig,
erfinderisch und regt sie zum Austausch an: »Was machen die
da?«—»Das siehst Du doch, die verstecken sich«. Und: »lst das ein
Monster?« —»Nein, eine Schildkréte.« Auch vier Monate spater
denken sie noch gerne an den Vorstellungsbesuch zuriick. Sie er-
innern das »Verwandeln«, »Verstecken« und »Bauen, also die zen-
tralen Themen in Isabelle Schads Stiick, sicherlich auch deshalb so
gut, weil darin so viel ihnen vertraute Experimentierfreude steckt.
Insbesondere eine Szene, in der die Performer:innen Sitzsacke zu
einem meterhohen Berg auftirmen, ist ihnen dabei im Gedacht-
nis geblieben. So berichtet etwa der funfjahrige Felix: »Das Thea-
ter mit den Sacken war richtig gut. Da haben die einen Riesenturm
aus Sacken gemacht« und der/die vierjahrige Elja weif8 lachend zu
erganzen »sind aber immer wieder runtergefallen.«

Erfahrenes weiterleben

»Das Erlebte nachzuahmen und im Spiel kreativ weiter zu ent-
wickeln, hat besonders fiir Kitakinder einen hohen Stellenwertx,
erzahlt Olzem. So erfillt das Angebot, nach jeder Vorstellung von
»DER BAU — Gruppe/Kids« selbst einmal die Sitzkissen ausprobie-




ren zu dirfen, ein besonderes Bedirfnis der Kinder und wirkt, mit
Unterstltzung der Erzieher:innen, auch noch langer nach: »Nach
unserem Besuch des FRATZ Festivals wurde eifrig und kreativ mit
Kartons, Kissen und Decken gebaut, Tirme aus Schaumstoffbau-
steinen errichtet und eingestirzt, und sich unter groen, kegelfor-
migen Materialwannen ein Eindruck davon gemacht, wie es ist, als
Schildkrote das eigene Haus, die eigene Hohle mit sich zu tragen.«

Alle Sinne spitzen. Oder: Aufs Miteinander lauschen

Zum Onlineprojekt »TAH DAM! (together at home, dance and
music)« fiir Kinder von 2 bis 6 Jahren, entstanden in Kooperation
mit MusicDance Cape Town und ASSITEJ South Africa

»HOrst Du das?« — so beginnt unter www.tahdam.com jedes der
insgesamt finf sechs- bis siebenminltigen Videos, in denen Thalia
Laric, Manuela Tessi, Sumalgy Nuro (Tanz) sowie Vintani Nafassi,
Coila Enderstein (Musik) und Nicola Elliot (Dramaturgie und Voice-
over) die kleinen Zuschauer:innen behutsam an die Grundlagen
musikalischer und tanzerischer Komposition heranfiihren.

Offener Austausch
Die ersten drei von insgesamt flinf Videos, die sogenannten
»Lieder«, sind inspiriert von den Elementen Wasser, Erde und Luft.
Zwei weitere riicken unter den Titeln »Korper-Lied« und »Lied-
Lied« das Instrumentarium der jeweiligen Kunstsparte spielerisch
forschend in den Vordergrund: die Korper der Tanzer:innen und
die Musikinstrumente der Musiker:innen. Dabei geht es weniger
um die Betonung der jeweiligen Besonderheiten der einzelnen
Kiinste, als vielmehr darum, einen gleichberechtigten Dialog zwi-
schen diesen entstehen zu lassen.

»Kein Element der Performance ist festgelegt, das man nicht
andern konnte, beispielsweise in der Beziehung zwischen den
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Musiker:innen oder Tanzer:innen oder auch in der Beziehung zum
Publikume, berichtet die Tanzerin Manuela Tessi wahrend der
Onlinelaborprasentation auf dem FRATZ Festival im November
2020.

Der offene Charakter des urspriinglich als Liveauffiihrung ge-
planten, funfteiligen Stiicks, das innerhalb einer festen Struktur
improvisatorische Freiheit und einen personlichen Ausdruck der
Klnstler:innen zulasst, vermittelt sich auch tber die filmische
Darstellung gut. Er aulert sich ganz wesentlich in der Haltung der
Tanzer:innen und Musiker:innen zueinander. Sie pflegen ein wa-
ches und einander zugewandtes Miteinander: als aufmerksame
Beobachter:innen, die ihr Gegenliber neugierig betrachten — wah-
rend des eigenen Agierens und des musikalischen und/oder tanze-
rischen Austauschs. Bestandig sind sie in Kontakt, um intuitiv und
spontan zu interagieren.

Dialoge entwickeln

In allen funf »Liedern« verweben sich akustische, tanzerische und
erzahlerische Elemente zu einer sinnlich gestalteten Entdeckungs-
reise, der jeweils ein einfacher dramaturgischer Bogen aus einer
sich auf- und wieder abbauenden Dynamik zugrunde liegt.

Im ersten Lied, dem sogenannten »Wasser-Liedx, ist die sinnli-
che Entdeckungsreise mit einer Erzahlung verknipft. Die zuschau-
enden Kinder werden liber Wasserassoziationen allmahlich in eine
imaginare Meereslandschaft entfiihrt: ein Platschern wie Regen.
Ein schaukelndes Boot.* Draufien auf dem Ozean ein tosender
Sturm. Dann treten Figuren hinzu: Zwei anmutige Meerjungfrau-
en erscheinen allmahlich im Auge des Sturms — sie werden durch
die Bewegungen der Tanzer:innen mehr und mehr angedeutet,
schwimmen an den Strand und verwandeln sich in Krabben. Am
Ende ist, wie zu Beginn der Sequenz, nur noch eine Tanzerin auf
der Buhne zu sehen.® Akustisch gerahmt wird das »Wasser-Lied«
durch die Gerausche zweier Regenmacher.




Im »Wind-Lied« l3sst sich eine choreografische Abfolge aus Duo -
Gruppe — Duo beobachten. Zunachst fiihren Thalia Laric und
Manuela Tessi durch eine Improvisationsibung vor, wie man sich
durch Pusten in Bewegung versetzen kann. Dann stimmen auch
Sumalgy Nuro mit einem Heulschlauch (Tanz) und Vintani Nafassi
(Musik) mit einer Umtshingo (eine Art FIote) in den Tanz ein. Im
Kreis und jeweils um die eigene Achse kreisend bewegen sie sich
zu viert Uber die Buhne und treten so abwechselnd in den Bildvor-
dergrund. Die Erzahlerinnenstimme aus dem Off nennt Tuworter,
die man mit dem Thema Wind assoziieren und gleichzeitig als
Bewegungsbeschreibung oder -anweisung lesen kann.® Dass die
Sprecherin dabei eine Ich-und-Wir-Perspektive benutzt, stellt
Nahe zum Publikum her. Intimitat vermittelt auch die Kamera-
flhrung dieses Liedes, welche die Zuschauenden unter anderem
mit dem filmischen Mittel der Totalen ins Geschehen einzubinden
versucht.” Visuell und akustisch gerahmt wird dieses Lied durch
das Thema »Ein- und Ausatmenc.

Im »Erd-Lied« geht Sumalgy Nuro in groBen Schritten lber die
Blihne, erprobt Rhythmus und Takt. Auf1 geht es mit groen Seit-
wartsspriingen nach rechts oder links. Auf 2 und 3 wird dort mit
den Knien gewippt. Klavier und Trommel begleiten das entstehen-
de Tanzsolo. Die Erzahlerinnenstimme vermittelt Begeisterung
und erzahlt aus der Ich-Perspektive, was Rhythmus und dadurch
entstehende Vibrationen mit dem Korper machen: »Ich splre den
Rhythmus in meinem Korper, und sogar in meinen Zehen. Ohh.
Ich fihle ihn in meiner Wirbelsaule. Sogar in meiner Nase.« Am
Ende der Sequenz funktioniert die Pianistin Coila Enderstein einen
einfachen Karton zu einer Trommel um und spielt den Rhythmus
nach, den ihr Vintani Nafassi auf seiner Trommel vorspielt. Das
Thema »Rhythmus« rahmt dieses Lied und ist zugleich eine we-
sentliche Gemeinsamkeit zwischen Tanz und Musik.

Das Lauschen auf taktile Gerausche steht im Fokus vom »Kérper-
Lied«. Es setzt das vorherige Lied fort, in dem bereits gezeigt
wurde, dass auch der Korper ein Instrument sein kann. Thalia
Laric, Manuela Tessi und Sumalgy Nuro erzeugen uber Bewegung
Gerausche. Zunachst durch die Hande, dann durch den ganzen
Korper. Innerhalb einer synchronen choreografischen Bewegungs-
abfolge stellen sie einen Sound aus »Reiben«, »Kitzeln«, »Gleitenc
her. Spater werden diese und weitere Begriffe von der Sprecherin
wieder aufgegriffen, um einen zunehmend freier werdenden Tanz
des Trios zu begleiten — aus der Bewegungsbeschreibung wird
ein Bewegungsaufgabe, wie man sie auch als Tool flr tanzerische
Improvisationen nutzt. Das Lied unterstreicht abschlieBend noch
einmal die Essenz der gesamten Arbeit: das Zusammenfinden und
-tun, das Miteinander-eine-gemeinsame-Ebene-finden. Wahrend
die Tanzer:innen sich zu den genannten Begriffen frei bewegen,
suchen sie gegenseitigen Blickkontakt und springen »TAH« ge-
meinsam hoch, um »DAM« ebenfalls gemeinsam zu landen. Syn-
chrones Bewegen in der Gruppe, das wird hier klar, braucht einen
Korper, der mit allen Sinnen lauscht.

Im »Lied-Lied«, dem letzten Lied des Stiicks steht noch einmal

das Voneinander-Lernen und gegenseitige Nachahmen im Fokus.
Unter dem Motto »Echo« setzt es fort, wofiir das »Korper-Lied«
eine Basis geschaffen hat: Wenn man eine gemeinsame Ebene
miteinander findet, entsteht ein gemeinsames Lied, ein Dialog.
Musiker:innen und Tanzer:innen spiegeln in diesem Lied ihre mu-
sikalischen und tanzerischen Bewegungsabfolgen. »Wir erfinden
den Tanz, wahrend wir tanzen, mein Freund und ich«, heif3t es hier,
ganz nah an denjenigen Erfahrungen, die Kinder taglich im Spiel,
im Sein und im Werden machen.

Sensibilisieren fiirs Soziale

Onlineformate wie »TAH DAM! (together at home, dance and
music)«, die Tanz- und Theater fur die Allerkleinsten unter Beruick-
sichtigung der entsprechenden Aufmerksamkeitsspannen zu-
ganglich machen, bieten in Pandemiezeiten eine gute Moglichkeit,
nicht ganz auf kulturelle und gesellschaftliche Teilhabe verzichten
zu mussen.

Am Beispiel dieses Projekts zeigt sich darlber hinaus, dass ein
abgefilmtes kiinstlerisches Zusammenwirken, das innerhalb eines
festen Settings mit flexiblen, improvisatorischen Strukturen arbei-
tet, also auf Prasenz sowie spontanes und intuitives Interagieren
setzt, die Entwicklung sozialer und emotionaler Kompetenzen
unterstitzen kann. Die kleinen Zuschauer:innen werden Uber die
einzelnen Videos auf sehr lebendige Weise fir die eigene (Korper-)
Wahrnehmung sensibilisiert und auf ein reales spielerisches und
sinnliches Miteinander in der Gruppe mit all seinen Zwischen-
tonen in der gegenseitigen Wahrnehmung von Korpersprache,
Stimmungslage und Atmosphare vorbereitet. Ein Miteinander, wie
es flr improvisatorisches kiinstlerisches Arbeiten unabdingbar ist,
und das Anregungen schafft fir einen alltaglichen, wertschatzen-
den und konstruktiven Umgang miteinander.
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Verbundenheit kreieren. Oder: Eine spielerisch-philosophische
Anndherung an die Begriffe »Gleichheit« und »Gleich-
berechtigung«

Workshop »Anarchie # Chaos — Un:gleichheit« mit Cindy
Ehrlichmann und Marie Yan

Im November 2020 lief3en sich 10 Kinder und Jugendliche und

13 Erwachsene, teils aus denselben Familien, beim FRATZ Festival
auf eine ungewdhnliches Reise ein. Unter dem Workshoptitel
»Anarchie # Chaos — Un:gleichheit«® begaben sie sich flr zwei
Stunden in einen digitalen Gemeinschaftsraum, um Antworten
auf die folgenden zwei Fragen zu finden: Wann fhlt man sich
gleich bzw. gleichberechtigt? Und welche Bedingungen braucht
es dazu??

Ums digitale Lagerfeuer sitzen
Bereits die Begrullung unterschied sich deutlich von herkdmm-
lichen Onlinemeetings: Indem jede:r ihre/seine Hande Gber und
unter sich und am Rand des eigenen Bildschirms platzierte, wurde
in der Galerieansicht ein erster —wenn auch nicht real physischer,
aber dennoch ein den eigenen Kérper involvierender — Kontakt
zu den anderen Anwesenden hergestellt. Die Bereitschaft, sich
auf das Eigene und auf andere einzulassen, brauchte es auch
wahrend des gesamten Workshops. Inspiriert von der Methode
autobiografischen Erzahlens wurde hier — ganz in der Tradition des
Theater o.N. - versucht, Uber ein geneartioneniibergreifendes Ge-
schichtenerzahlen eine allgemeingiltige Bedeutung von »Gleich-
heit« und »Gleichberechtigung« herauszukristallisieren und diese
mit spezifischen Gefuhlen in Beziehung zu setzen.

In drei digitalen Nebenraumen flhrten die Theaterpadagogin
Cindy Ehrlichmann, die Autorin, Dramatikerin und Autorin Marie
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Yan und die Dramaturgin und Livezeichnerin Nora Haakh je einen
Teil der Gruppe mit verschieden Spielen und digitalen Tools durch
den Nachmittag. Abschliefend kamen die Gruppen wieder zusam-
men, um sich gegenseitig von ihren Erfahrungen zu berichten.

Von abstiirzenden Flugzeugen, geteilten Apfeln und dem Offnen
von Raumen

»Ich bin in einem Flugzeug unterwegs gewesen. Und es war sehr
grofd und eine lange Strecke. Und jede:r richtete sich so ein und
war so fir sich«, beginnt ein Teilnehmer seine Geschichte zum
Thema »Gleichheit« und »Gleichberechtigungs, zu der er am digi-
talen Zeichenbrett eine auf dem Kopf stehende Boeing skizziert
hat. »Und plotzlich hat das Flugzeug angefangen zu wackeln. Und
es gab Turbulenzen und ich habe Angst bekommen und die
anderen um mich herum auch und dann waren wir plétzlich eine
Schicksalsgemeinschaft. Alle haben gedacht, das Flugzeug stiirzt
jetzt ab. Auf einmal waren wir die, die sich jetzt sehen, und viel-
leicht zum letzten Mal. Und dann ist das Flugzeug aber wieder ru-
hig weitergeflogen und wir sind zusammen ausgestiegen, haben
uns gefreut und gleichzeitig noch so ein Schaudern im Korper
gehabt.« Eine Teilnehmerin sieht in der hier geschilderten Ausnah-
mesituation eine Parallele zu den Anfangen der Pandemie, von der
im ersten Augenblick gefiihlt auch erst einmal alle gleichermaf3en
betroffen gewesen seien.’ In der gemeinsamen Rickschau der
Gruppen fiel diese Beispielgeschichte deshalb auf, weil sie im
Gegensatz zu allen anderen Geschichten, in denen sich ein Gefiihl
von Gleichheit oder Gleichberechtigung herstellte, mit einer nega-
tiven Empfindung verbunden war.

Gerade aber auch in alltagsnahen Themen aus dem Bereich
Schule und Familie lieBen sich viele Beispiele fur Gleichheit und
Gleichberechtigung finden. So berichtete eine Teilnehmerin etwa
von ihrer Mutter, die immer alle Dinge doppelt kaufte, damit
sie und ihre Schwester sich gleich behandelt fiihlten. Auch eine




andere Teilnehmerin bezog sich auf eine Kindheitserfahrung und »Kommunikation«, »Neugierde«, »Entspannung, »ein weiches

erzahlte von einem Ritual, bei dem ihr Vater regelmaRig einen Ap- Herz«, »Zeit« und »Ruhe flirs Zusammensein, gemeinsame Erleb-

fel so zerteilte, das jedes Familienmitglied davon ein Stiick bekam. nisse«, »Aufmerksamkeit fir andere«, »nur Dasein ohne Rolle,
Das Sich-gleichbehandelt-Fiihlen spielte auch im Schulkontext »Bedurfnisse aussprechen« und »Probleme ansprechenc, »sich

eine Rolle. Das aktive Gestalten von Gleichheit erwies sich hier zeigen, »sich verletzlich machen«, »dem eigenen Tempo ver-

als eine Moglichkeit, um sich nicht allein und ausgeschlossen trauenc, »die Geflihle anderer akzeptieren«, »musizieren, tanzen,

zu fuhlen. Wenn sich jemand etwa von einem Lehrer ungerecht kreativ sein«.

behandelt fliihle, mache es Sinn, in der Gemeinschaft auf ihn zuzu- »Gleichheit, so die sich am Ende des Workshops bestatigen-

gehen. »Gemeinsam zum Lehrer zu gehen, setzt die Notwendig- de Annahme von Marie Yan, sei ein Ideal, das man anstrebt. Und

keit voraus, dass das Problem von jemanden ausgesprochen wird, »Gleichberechtigung« eine reale Aktion in der Welt, um dieses

und das heifSt auch, dass sich daflr jemand verletzlich macht, und |deal zu verwirklichen.

dazu braucht es ganz schon Mutg, erganzte eine Teilnehmerin.

Wichtig sei, sich klar zu machen, wie freie und gleichberechtig-

te Raume geschaffen werden kdnnen. Der- oder diejenige der/ 1 Sagte der Autor Maurice Sendak und Erfinder des Bilderbuchklassikers »Wo
. .. .. . A ’ die wilden Kerle wohnen« 2003 gegenliber der Nachrichtenagentur AP und

die den Ra.um .erOffne’ konneJa auch manlpulleren wollen..De.r bezeichnete Kinder als das bessere Publikum und die besseren Kritiker:innen

Gruppe sei es jedoch darum gegangen, herauszufinden, wie sich (Quelle: welt.de).

positive Raume schaffen lassen. Folgende Geflihle wurden mit 2 Die Zitate stammen von meinem vierjahrigen Sohn, der mit mir im Oktober

den von den Teilnehmer:innen erzihlten Geschichten assoziiert: 2020 eine Vorstellung von Isabelle Schads »DER BAU Gruppe/Kids« besuchte.
’ ' 3 Inderersten Kinderversion von »Der BAU Gruppe« und auch in der Original-

»Liebe«, »Gllicks, »Zugehorigkeit«, »Vertrauen, »Sicherheit, version war das nicht der Fall.

»Lebendigkeit«, »Bestatigung«, »Gerechtigkeit«, »Freiheit« und 4 Manuela Tessi, Solo, im Schneidersitz.

»Zusammenhalt«. 5 Dieser Songist als Solo— Duo-Solo aufgebaut.

6 »Wirdrehen uns und wirbeln herum, wir schnellen hoch und steigen in die
Hohe, wir flitzen und schweben, driften und fegen, wirbeln und strudeln, wir
schweben, sinken und lassen uns nieder.«

7 ZuBeginn der Sequenz wird eine Nahaufnahme von Manuela Tessis Gesicht
gezeigt. Freundlich lachelnd, holt sie Luft und pustet dem Zuschauenden
ausatmend sinnbildlich Luft entgegen. Im Hintergrund steht Thalia Laric und
beobachtet sie neugierig.

8 Anarchie # Chaos ist eine Veranstaltungsreihe von Marie Yan und Johanna
Hawighorst, die an vier Abenden 2018/2019 im Theater o.N. stattfand. In unter-
schiedlichen Formaten wurden Konzepte und Vorstellungen von Anarchie und
Anarchismus gemeinsam mit den Teilnehmenden kiinstlerisch untersucht.
Un:gleichheit setzt diese Reihe fort: Anarchie # Chaos #s.

9 Ausgehend vom Begriff der Anarchie ging es dabei auch darum herauszufinden,
wie man ohne Hierarchie und so frei wie moglich innerhalb einer Gemeinschaft
leben kénne.

10 Wobei man mittlerweile weil3, dass das ein Trugschluss ist, da etwa der soziale
Status und die damit einhergehenden Wohnsituationen von Menschen die
Verbreitung von Covid-19 erleichtert bzw. erschwert.

Impulse fiir eine gleichberechtigtere Welt

Der Workshop schloss mit einem gemeinsamen Ritual aller Teil-
nehmenden. Dieses Mal wurde weder gesprochen noch gezeich-
net, sondern in den Chat geschrieben. Die letzte Frage lautete:
Was brauchen wir von der Welt oder von einer Person, um diese
Geflhle, die in der Gleichheit stecken, 6fter zu flihlen? Bezie-
hungsweise was brauchen andere Personen, die diese Gefiihle
nicht fihlen kdnnen, von uns oder der Welt, um diese fiihlen zu
konnen? Die Antworten konnte man als Wunsch oder auch als
Versprechen formulieren: »Zuhoren, »Vertrauen«, »Offenheit,
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Auf der Suche nach Rockstar

Gedanken und Gedichte zur Vielschichtigkeit des Selbst
Inky Lee

sie sieht ihre Haut an
sie bertihrt ihre Haut
sie leckt ihre Haut
sie beilst in ihre Haut
sanft

dann

fester

es tut weh

wieder einzutauchen in

die kérperlichen Erinnerungen
von

race

gender

class

(als Kind
verabscheute sie
ihre Naivitat)

Geflihle
nicht
Gedanken

Blut
nicht
Gehirn

wie geheime Zeichen auf
intimen Teilen ihres Korpers

sie beift sich auf die Lippen

fahrt mit den Fingern Gber ihre Unterlippe
schlieRt ihre Augen

kaut auf ihren Fingerspitzen

und

denkt lber Steine nach



denn sie findet Steine trostlich und groRartig in ihrem stillen
Uberall-Sein und Wie-auch-immer-Sein. Steine zeichnen nicht nur
Zeit und Geschichten auf, sondern existieren auch in so unter-
schiedlichen Formen, Groen, Schichten und Farben. Sie erinnert
sich an die Zeit zurlick, als sie ihre Hande auf einen 1650 Millionen
Jahre alten Stein legte, und entscheidet sich, das Pronomen »es«
zu verwenden, um sich selbst in diesem Text anzusprechen. Die
Distanz, die dieses Pronomen zwischen dem Ich und der Erwar-
tung der AufRenwelt an das Ich schafft, hilft ihr sich wohler zu
flhlen. Von nun an wird sie als »Es« angesprochen.

Welche Tabus haben wir im Bereich der offentlichen
Meinungsduflerung?
Zu emotional und dramatisch zu sein, hysterisch

Es spricht mit Shelley Etkin, unter vier Augen, in einem weitlaufi-
gen Raum. Die Fenster sind offen. Von drauf3en sieht Es die anmu-
tigen Herbstblatter, die sich an einem prachtigen Baum wiegen,
hort die Vogel und den Wind und splrt die Warme der Sonne. Es
nimmt an einer der »Landing Sessions« teil, die Shelley entwickelt
hat und nun personlich durchfiihrt. In der Eréffnungsveranstal-
tung des FRATZ Festivals sprach Shelley lber die Durchlassigkeit
von Kindern als Intelligenz, als Raum des Lernens. Da Kinder flie-
Rende Grenzen zwischen sich und der AuRenwelt haben, seien sie
in der Lage, sich leichter und umfassender mit all dem Leben (Erde,
Blumen, Insekten, Tiere...) um sie herum zu verbinden. Shelley sag-
te, die »Landing Sessions« untersuchten die Moglichkeiten, eine
gleichermafen lebenswerte Welt fur alle Lebewesen zu schaffen.

Wahrend Es Shelley beim Sprechen zuhorte, dachte Es tiber Durch-
lassigkeit und Haut nach. Durchlassigkeit ist der natirliche und
gesunde Zustand der Haut, bevor sie sich als Schutzmechanismus
verdickt, um in der Welt tGberleben zu konnen. Die verdickte Haut
ist anfalliger fur Verstopfungen, Irritationen und Isolation. Die
durchlassige Haut ist verletzlich, aber empfanglich und mitfih-
lend, weil sie sich die Fahigkeit bewahrt, auRere Reize als ihre
eigenen wahrzunehmen.

Wir leben in einer vielfdltigen Stadt.
Bedeutet diese Vielfalt Gleichberechtigung?
Nein
Es erinnerte sich an den abweisenden Gesichtsausdruck einer wei-
Ren GroBmutter, als Es als Kind das Haus eines weiRen Freundes
besuchte. Als Es aus dem Badezimmer kam und den Gesichtsaus-
druck der GroRmutter sah, war Es sehr verwirrt. »Vielleicht weif3
sie nicht, dass ich mit ihrem Enkel befreundet bin. Vielleicht denkt
sie, dass ich von der Stral8e hereingekommen bin, nur um ihr Bad
zu benutzen?«, dachte Es in diesem Moment. Spater splrte Es,
dass die Geflhle der GroBmutter durch die Haut in den Korper
eingedrungen waren und zu eigenen Geflihlen wurden. Diese Er-

lebnisse, wenn Es ungesunde Einfliisse von aullen unbewusst in
sich aufnahm, hatten langsam Teile der Haut von innen verschlos-
sen. Es atmete aus und erinnerte sich daran zu atmen, zu atmen,
tief zu atmen und den Poren zu erlauben, sich zu 6ffnen, damit sie
die Ablagerungen der Liigen herauslassen konnten.

Was kann ich anerkennen und wiirdigen?
Grof3ziigigkeit, Offenheit, Stdrke, Fiirsorge

In dem Gesprach, das Shelley zu Beginn jeder »Landing Session«
anregt, beschlieRt Es, die Natur nach Anmut und Bodenhaftung
zu befragen. Es legt sich auf den Boden, wahrend Shelley durch
eine Meditation flihrt. Es’ Korper gleitet durch die Schichten des
Gebaudes hinab und sinkt ein in die Erde und landet auf einem
grofden Stein, der mit scharfen Muschelstiicken bedeckt ist, die
Es’ Haut aufschneiden, wenn Es nicht sehr vorsichtig ist. Der Stein
liegt inmitten eines wilden Ozeans. Niemand ist zu sehen. Die
Sonne ist warm. Kein Gerausch von Mowen, nur das Rauschen der
Wellen.

»Was flihlst du an diesem Ort?«, fragt Shelley.

»lch fihle mich erleichtert, woanders und allein zu sein, aber auch
angstlich wegen des Wassers um mich herume, antwortet Es.

»Was willst du an diesem Ort?«, fragt Shelley.

»Freiheit«, antwortet Es.

»Wenn du an Anmut denkst, was siehst du dann?«, fragt Shelley.
»Den Himmel und das Wasser«, antwortet Es.

»Wenn du an Bodenhaftung denkst, was fallt dir ein?«, fragt
Shelley.

»Das Wissen um die Tiefe des Ozeans. Und zu wissen, dass der
riesige Stein, auf dem ich liege, irgendwo tief unter dem Meer ist,
wahrend das Wasser ein- und ausstromt und sich die Umgebung
um ihn herum verandert«, antwortet Es.

»Wenn du die Oberseite des Steins, auf dem du liegst, und die
Unterseite, auf der er liegt, berlhrst, was ist das fir ein Gefuhl,
das in dir aufsteigt?«, fragt Shelley.

»Traurigkeit«, antwortet Es.

»Was verlangt diese Traurigkeit von dir?«, fragt Shelley.

»Nur dies. Gesehen zu werden«, antwortet Es.
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Erschrocken Uber die Offenheit und Verletzlichkeit, die so selbst-
verstandlich aufkommt, steht Es eilig auf und verlasst den Raum.
Aber riihrte die Traurigkeit aus Es selbst oder aus dem Stein?

Von diesem Moment an beschlieRt Es, sich selbst einen Namen
zu geben, »Rock« (deutsch fiir »Stein«), damit der Stein sprechen,
gehort und gesehen werden kann.

Welche Bedeutung hat Autorisierung in deinem eigenen Leben?
Mich selbst ermdichtigen

Rock betritt das Theater und auf der Buhne stehen drei nicht-
binare Superheld:innen, die im Chor rufen: »Werde was immer du
willstl« Wahrend der gesamten Laborprasentation »Die Super-
krafte der bisher nicht-gefeierten Superheld:innen« von Caroline
Alves, lury Salustiano Trojaborg und Mareike Jung lacht Rock

und empfindet Freude. Die Performance, die sich an ein junges
Publikum im Alter von zwei bis sechs Jahren richtet, lasst triste
Grauabstufungen mit lustigen Zauberspriichen zu satten Farben
werden. Die Performer:innen, die anfangs fade gekleidet und
deshalb unzufrieden sind, verwandeln sich am Ende in gllickliche,
mit prallen Farben und Ornamenten geschmtickte Sterne. »Werde
was immer du willst!«, rufen sie frohlich.

Im anschlieBenden Gesprach sagen die Kunstler:innen, dass es in
ihrer Forschung um Queerness und Diversitat geht. lury erzahlt,
wie der Entstehungsprozess dieser Arbeit flr sie:ihn heilsam
war, denn nachdem sie:er! als queeres Kind abgelehnt worden
war, konnte lury nun ihrem:seinem kindlichen Ich sagen, dass
Queersein tatsachlich toll ist. Rock versteht das Geflihl, wenn die
eigenen Winsche als Stérungen bezeichnet werden, und merkt,
wie sich einige alte Schichten im Inneren verschieben, wahrend
lury spricht. Es ist in der Tat ein enormes Privileg fiir Kinder, sein zu
konnen, was immer sie sein wollen, denn so viele Faktoren (finan-
zieller Status, sozialer Status, kultureller Hintergrund, Bildung etc.,
die sich alle mit race, gender und class Gberschneiden) bestimmen
den Grad des Zugangs, den Kinder zur Erforschung des Selbst
haben.

Stellen wir Normen infrage?

Ja

Eine wunderbare Eigenschaft an Kindern, meint Rock, ist, dass sie
intuitiv wissen, was sie wollen und brauchen. Sie haben vielleicht
noch nicht die Worte, um es zu artikulieren, aber sie fiihlen es.
Trotz der Ablehnung fuhlt und weiR lury, dass sie:er anders ist,
queer. Rock denkt an die Geschichte von einem:einer Freund:in,
der:die nicht-binar ist. Als Kind wurde sie:er in der Schule bestraft,
weil sie:er im Spind ein Foto eines weiblichen Popstars beim
Duschen angebracht hatte. Nicht nur das eigene Begehren wurde
verurteilt, sondern auch ihre:seine sexuelle Orientierung. »Ich
habe nicht verstanden, warum ich bestraft wurde! Ich habe das
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Foto nur dort hingehangen, weil ich es brauchtel«, sagte sie:er.
Obwobhl sie:er sich in diesem jungen Alter ihrer:seiner Sexualitat
noch nicht bewusst war, wusste der Korper Bescheid. Von da an
erinnerte sie:er sich daran, von Jungen schikaniert worden zu sein,
die sie:ihn »Homo« nannten.

Vielleicht zielen die Zauberspriiche der Superheld:innen darauf
ab, den Kindern einen lebendigen Raum zu er6ffnen, in dem sie
Freude daran finden, sie selbst zu sein, und die Einzigartigkeit in
jedem/jeder anderen zu feiern, auch wenn ihre Individualitat von
gesellschaftlichen Normen abweicht und nicht in klare Kategorien
passt. Die Klinstler:innen mochten wahrend der Performance das
ganze Ausmal? der Freude am queeren Selbstsein zeigen, denn es
ist ihnen wichtig, einen solchen Raum zu erméglichen. »Wenn wir
uns und anderen die Erlaubnis geben, unser wahres Selbst unein-
geschrankt auszudriicken, konnten wir alle hell leuchtende Sterne
seinl«, denkt Rock und beschliel3t, einen Stern (englisch »star«)
am Ende des Namens hinzuzufligen und wird zu Rockstar — in der
Hoffnung, dass diese Veranderung erlaubt, sich freier zu fiihlen
und auszudriicken, denn Rockstar ist oft besorgt, die akzeptier-
ten sozialen Grenzen zu Uberschreiten, und ist es gewohnt, sich
zuriickzuhalten.

Was bedeutet »ein fragmentiertes Selbst« fiir dich?
Verschiedene Rdume in mir selbst zu haben -
das ist nicht negativ, sondern eher flexibel und anmutig

Die Verflechtung der Themen race, gender und class kann sich
leicht personlich und damit emotional anflihlen. Rockstar spiirt
diesen Schmerz, wenn sie:er den Film »SKIN« sieht, produziert

von Beverly Naya unter der Regie von Daniel Effiong, und an dem
Forschungslabor »SKIN TONE« von Joshua Alabi und KiNiNso
Koncepts teilnimmt. »SKIN« ist ein Dokumentarfilm tber die weit-
verbreitete Praxis des Hautbleichens in Nigeria, wo laut einem
Bericht der Weltgesundheitsorganisation von 2011 ein Anteil von
77 Prozent der Frauen hautaufhellende Produkte verwenden. Frau-
en, nicht Manner. Viele Gesellschaften Giben Druck auf Frauen aus,
auf eine bestimmte Art und Weise auszusehen, um ihre Rolle als
Schmuckstiick zu erfiillen, das man gerne ansieht. Die Definition
von »attraktiv« ist oft falsch und einseitig festgelegt und unter-
driickt so das Potenzial fur Vielfalt und Individualitat.

Der Film betont die Schonheit der schwarzen Haut und ermutigt
die Zuschauer:innen, die eigene Hautfarbe zu akzeptieren und zu
lieben. Diese Freiheit ist jedoch nicht nur eine Frage der Wahl, son-
dern hangt vielmehr mit der Zugehdorigkeit zu einer bestimmten
Klasse und Geschlecht zusammen. Was ist, wenn eine Frau aus der
Arbeiterklasse kommt und keine andere Wahl hat, als ihre Haut

zu bleichen, da dies ein entscheidender Faktor fir ihr Einkommen
ist? Was ist, wenn das Aussehen der Frau ihr tagliches Uberleben

nachhaltig und drastisch beeinflusst? Was passiert, wenn der
Wettbewerb ums Uberleben so extrem ist, dass keine andere
Option mehr infrage kommt? In diesem Fall wird das Bleichen der
Haut zu einem groBeren (gesellschaftlichen) Problem, nicht nur
eines von geringem Selbstwertgefiihl. Es ist eine Problematik, die
nur durch einen grundlegenden Wandel in den Medien, der Erzie-
hung und der Gesellschaft verandert werden kann.

alle Oberflachen wirken brutal

Spiegel
Fernsehbildschirme
Seiten von Zeitschriften
Worte von Kommentaren
Deine Haut

Du

Druck

wird
Begehren
wird
Besessenheit
wird

Gift

wird

Du

wie kannst Du gesehen werden?
wie kann man erwiinscht sein?
wie kannst Du dazugehoren?

folge den Beispielen
alle

um

Dich

herum

wollen

schon

sein?

blasse Haut

hoher Nasenriicken
grofde Augen

mit doppelten Lidern
ovale Gesichtsform,
wie ein Ei

lange Beine

dinn
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Spiegel
reflektiert
Schmerz

Du stehst davor
stundenlang

verdeckst traurig

Dein ausgepragtes Kinn
mit deinen beiden Handen
stellst Dir vor

wie viel besser

das Leben ware

wenn

Dein Kinn

so aussehen wiirde

Du siehst hinliber zu
schonen Menschen
und stellst Dir vor
wieviel einfacher

das Leben ware
wenn

Du aussehen wiirdest
wie sie

zwanghaft

schaust Du

auf

die Beine anderer Madchen
unter

ihren Schuluniform-Rocken
und vergleichst sie mit
Deinen eigenen
muskulosen

hasslichen

Beinen

Du wiinschst Dir

die aufhellende Creme

die andere Madchen

in der Schule tragen

aber

hast kein Geld, um sie zu kaufen
ein grof3zligiger Freund

lasst Dich die Creme benutzen
einmal

flhlst Du, dass

Du es etwas besser

ertragen konntest
angeschaut zu werden



Kleber und Sticker
auf den Augenlidern
unzahliger Madchen

um doppelte Lider vorzutauschen
Augenlider

verformen sich allmahlich
bettelnd um

das Messer

fast alle um Dich herum

legen sich unters Messer

um sich schoner zu fuhlen

Deine Schwester erzahlt Dir
sie wolle magersiichtig sein
damit sie diinn sein kann
dinn

glicklich

schon

erfolgreich

sie operiert ihre Augen
ruiniert ihre Organe
sie ist jetzt

dinn

Firmen sagen Frauen

wenn zwei die gleiche Qualifikation
haben

wirden sie

die Hibschere

einstellen

oder sogar

einfach die Hubschere einstellen
ohne

Priifung der Qualifikation

Aussehen

ist flir Frauen
Etikette
Quialifikation
Uberleben

Deine Haut verschrumpelt
vor Erschépfung

Du rennst weg
auf der Suche nach
Leben




jetzt
bist du

fraglich

anders
auRergewohnlich
exotisch
schmerzlich
allein

handeringend nach Geld
suchst Du Arbeit
findest

nichts

verkaufst Deine Seele

asiatisches Madchen
namenlos
Asiatisches Madchen
ist

Dein Name

manchmal
Uiberkommen Dich
willkiirliche Impulse
bedeuten nichts
haha

namenloses Lachen
namenlose Szenen
namenlose Gesichter
namenlose Nachte
namenlose Orte
namenlose Korper
namenloses Du

Du

laufst weg

auf der Suche nach
Deiner Seele

wo bist du?

wo bist du?

wo bist du?



Angeregt durch den Dokumentarfilm hat »SKIN TONE« zunachst
zu der Forschungsfrage »Farben, konnen sie einfach schon sein?«
gearbeitet. Die Laborprasentation wird mit einem Film er6ffnet,
den die Kiinstler:innen, die ebenfalls aus Nigeria stammen, pro-
duziert haben. Der Film zeigt den Prozess, wie die Klinstler:innen
recherchierten und eine Choreografie zu diesem Thema entwi-
ckelten, sowie die Performance, die aus dieser Reise entstanden
ist. Der Film unterstreicht, wie wichtig es ist, alle Farben als schon
anzuerkennen und deshalb die eigene Hautfarbe zu akzeptieren
und zu lieben. Diese Botschaft klingt wie ein Klischee, aber ihre
Bedeutung liegt genau in diesem Punkt. Viele Teile der Welt sind
von der Vorstellung durchdrungen, dass dunklere Haut weniger
wert sei (eine Vorstellung, die sich taglich in den Medien, der
sozialen Ordnung, den Interaktionen usw. manifestiert), was zeigt,
dass diese Botschaft immer wieder vermittelt wurde, bis sie sich
zu einem Klischee entwickelte. Trotzdem muss sie weiter gestreut
werden, weil sich Hierarchien aufgrund der Hautfarbe wie ein
heimtuckischer Virus ausbreiten. Deshalb ist es wichtig, diese
gravierenden Ligen in den Kopfen der Kinder schon im Ansatz zu
entkraften, bevor sie Uberhaupt eine Chance haben, sich einzunis-
ten. Die Offenheit und Durchlassigkeit von Kindern ist ein kreati-
ver, kraftvoller und bewegender Raum des Lernens fiir Menschen
jeden Alters. Es ist der Raum, in dem wir gemeinsam traumen und
Risiken eingehen kénnen, um uns eine andere Welt vorzustellen
und zu schaffen.

Rockstar hat den GrofRteil ihrer:seiner Teenagerjahre in Sudkorea
verbracht, dem Land mit dem hochsten Anteil an plastisch-
chirurgischen Eingriffen pro Kopf laut einer Statistik der Inter-
national Society of Aesthetic Plastic Surgery aus dem Jahr 2019.
Daher versteht sie:er die Idhmende Erfahrung zutiefst, unter dem
standigem Druck der Anpassung an den asthetischen Standard
einer Gesellschaft zu leben, die blindlings kaukasische Merkmale
rihmt und imitiert. In Nigeria, dem Land mit der hochsten Rate
an Hautaufhellungen — ein Phanomen, das ein Muster widerspie-
gelt, bei dem die eigenen Merkmale denunziert und die Merkmale
anderer als »besser« angesehen werden — scheint es dufSerst
wichtig zu sein, mit Kindern liber dieses Thema zu sprechen.
Nach der Filmprasentation haben wir die Gelegenheit, von den
Kinstler:innen von »SKIN TONE« etwas Uber ihren Forschungs-
prozess zu erfahren.

Die Klnstler:innen von »SKIN TONE« erzahlen, dass sie wahrend
ihrer Recherchen enorm viel gelernt haben. Einer der mannlichen
Kiinstler sagt, dass er noch nie von der weit verbreiteten Praxis
des Hautbleichens in Nigeria gehort hatte, was das Geschlechter-
privileg offenbart, das Manner gegenuber Frauen in der nigeria-
nischen Gesellschaft haben. Rockstar erinnert sich an den Moment
im Film, in dem eine der Kiinstlerinnen sagt, dass ihre Stimme
nicht gehort werden kann, weil sie eine Frau und feminin ist, und

sie deshalb ihre mannlichen Freunde bitten muss, flr sie zu spre-
chen, wenn sie gehort werden will. Ein anderer Kiinstler sagt, dass
ihm aufgefallen sei, dass in Nigeria oft Witze gemacht werden,
die auf der Hautfarbe basieren, wie zum Beispiel »Oh, Du bist so
Schwarz.« »Es ist ein Ublicher, aber >teurerc Witz fligt er hinzu.
Rockstar erinnert sich an den Moment in »SKIN«, als ein kleines
Kind sagt, dass es nicht »so dunkel« sei und dass es nicht »so
schwarz« sein wolle.

»Wie verarbeiten wir diese Erkenntnisse und Uberlegungen, und
bringen sie auf die Bihne?«, war die nachste Frage fiir die Kuinst-
ler:innen in ihrem Rechercheprozess. Einer ihrer Ansatze, um die
Tatsache zu betonen, dass »die einzige race die menschliche race
ist«, war zu zeigen was wir alle als Menschen tun, unabhangig von
unserer Hautfarbe. Ein Teil ihrer Performance veranschaulicht die-
se |dee. In einer Szene cremen sich drei Performer:innen auf lus-
tige Art und Weise ein, wahrend sie sich gegenseitig spielerische
Anweisungen geben, wie sie dies tun sollen. Diese Szene zeigt
einen Akt der Liebe und Pflege der eigenen Haut, unabhangig von
ihrer Farbe sowie die Unterstiitzung, die wir einander dabei bieten
kénnen. Sie zeigt auch, wie dieser Prozess freudig und lustig sein
kann.

Aufgrund der Coronabestimmungen war es fur die Klinstler:innen
eine Herausforderung, einen Echtzeit-Austausch mit Kindern zu
haben. Einmal jedoch konnten sie ihre Performance mit Kindern
teilen und waren Uberrascht, wie engagiert die Kinder waren

und wie sie alles verstanden. Am Ende der Diskussion sagen die
Kunstler:innen, dass ihre Arbeit erst am Anfang stehe. Sie drlicken
ihren Enthusiasmus aus, ihre Forschung zu diesem Thema fort-
setzen zu wollen, um moglichst durch ihre Performance mit
Kindern in einen wirkungsvollen Dialog treten zu kénnen. Es folgt
ein reger Austausch von Vorschlagen und Maglichkeiten zwischen
den Kunstler:innen und den Teilnehmer:innen des Forschungsla-
bors, wie sie die Arbeit weiter entwickeln konnen. Wahrend sie:er
diesen Moment mit allen im virtuellen Raum teilt, spuirt Rockstar
einen Anflug von Aufregung.

Rockstar wendet sich vom Computerbildschirm ab, 6ffnet das
Fenster, hort das sanfte Gerausch des Windes, der draufSen die
Blatter an den Baumen streift. Das ruhige Rauschen der Meeres-
wellen dréhnt, als sie:er auf dem Stein liegt und in den Himmel
blickt. Rockstar 6ffnet seine Handflachen, atmet aus und lachelt.
Hier bin ich nun.

Was wiinsche ich mir fiir die Zukunft?
Dass ich in meinem Bemiihen nicht allein bin

Die kursiv und rechtsbiindig gesetzten Fragen in diesem Text sind
einige Fragen, die Nora Amin den Teilnehmer:innen wahrend ihres



Vortrags in der Veranstaltung »Playing with Authority« (deutsch
»mit Autoritat spielen«) stellt. Nora, die diese Veranstaltung kon-
zipierte und moderiert, stellt viele Fragen, eine nach der anderen,
sagt anschlieBend »denke nach« und halt inne. Die Antworten
auf die Fragen oben sind meine unmittelbaren Antworten in
diesen Pausen. »Playing with Authority« untersucht den Begriff
der »Autoritat« im Kontext von Bildung und Kunst fiir junges
Publikum und diskutiert Moglichkeiten, eine alternative Padago-
gik zu entwickeln, die sich nicht auf Strukturen von Hierarchie,
Privilegien und Anderssein stltzt. Livia Patrizi, die zum Veranstal-
tungsbeginn einen Impuls gibt, stellt fest, dass Kunst und Bildung
in Deutschland separat sind und keine Kommunikation zwischen
den Bereichen stattfindet. Die Tatsache, dass viele Padagog:innen
und Kiinstler:innen zusammengekommen sind, um ihre Visionen
darlber zu teilen, wie eine neue Padagogik aussehen kann, weckt
das Geflhl der Hoffnung. Ein reger Austausch von Ideen und
Fragen kommt in Gang.

Als jedoch die Frage nach aktiven Handlungsschritten angespro-
chen wird, schleicht sich Spannung ein. Jemand teilt mit, dass es
sie:ihn frustriere, dass wir Uber unsere Plane und Ziele reden und
nachdenken, anstatt einfach jetzt zu handeln. Eine andere Person
sagt, dass sie:er sich tiberwaltigt fiihle, wenn sie:er zum Handeln
aufgefordert wird, und deshalb Zeit zum Innehalten und Nachden-
ken brauche. Eine andere Person fligt hinzu, dass sie:er sich nicht
in der Lage fiihle, das System als Ganzes zu verandern. Gleichzei-
tig, erganzt sie:er, konnten wir uns vornehmen, eine bestimmte
Struktur, ein bestimmtes Machtsystem zu verandern. Diese
Diskussion fuhlt sich sensibel an, wie ein Zwicken in die Unterseite
des eigenen Oberschenkels — sie offenbart die Empfindlichkeiten,
das Zégern und die Verletzlichkeit jeder einzelnen Person. Wenn
wir es schaffen, alle zu einem ausgewogenen Geflige zu verwe-
ben, kénnen sie einen funktionierenden Kérper mit vielfaltigen
Starken bilden, um auf eine gewisse Veranderung hinzuarbeiten.

Meine nachste Frage ist, wie wir einen Weg finden, zusammen zu
arbeiten. Durch unsere einzelnen Beitrage wahrend der Diskussion
wird deutlich, dass wir eine diverse Gruppe von Menschen mit
unterschiedlichen Hintergriinden, Perspektiven und Arbeitsme-
thoden sind. Dies ist eine wertvolle Ressource. Aber wie sdhe eine
Struktur aus, in der wir gemeinsam denken, arbeiten und handeln
kénnen? Wie kdnnen wir — statt uns mit einem einzigen Treffen
zu begnugen, bei dem liber Utopien nachgedacht wird —diese
tatsachlich in eine Art von Realitat umsetzen? Wie konnen wir
unabhangig von Forderinstitutionen handeln, von denen wir oft
abhangig sind, oder einen Weg finden, mit ihnen zusammen zu
arbeiten? Jemand merkt an, dass die Fordersituation in Deutsch-
land Kunst, Kultur, Bildung und Politik in vordefinierte Kategorien
trennt. Wie konnen wir diese Struktur verandern? Was konnen wir
jetzt tun, individuell und kollektiv? Wollen wir es tun?
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die Sonne
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Im Diskurs zu neutralen Geschlechts-
bezeichnungen und Pronomen existiert
weder im internationalen noch im
deutschen Sprachraum ein Konsens. Die
Herausgeber:innen dieser Broschiire
maochten die Geschlechter von Personen
sichtbar machen, wenn diese das wiin-
schen. Daher fragen wir die bei uns
beteiligten oder beschriebenen Personen
nach ihren praferierten Pronomen, sowohl
im englischen als auch im deutschen
Sprachgebrauch. Dadurch kommt es zu
abweichenden Bezeichnungen bei unter-
schiedlichen Personen. Ebenso versuchen
wir auf Geschlechtszuschreibungen im
generellen Sprachgebrauch weitgehend zu
verzichten. Wir versuchen unsere Sprache
zu »entgendernc.






Playing with Authority

Keynote-Vortrag
Nora Amin

Autoritat hat in der gesamten Geschichte der Performance —von
Theater liber Musik bis hin zu Tanz —immer eine Rolle gespielt, so
wie sie es bei jeder Form des 6ffentlichen Ausdrucks tut. Der 6f-
fentliche Aspekt dieser Ausdrucksformen macht es unabdingbar,
das Dargebotene zu Uberpriifen und zu tiberwachen, da es eine
sichtbare Kommunikation etabliert und gesellschaftspolitische
Aussagen trifft, die einen Einfluss auf die 6ffentliche Meinung
haben konnen. Die Autorisierung von Inhalten und Formen lag
dabei schon immer in der Macht des Staates, der kulturellen Elite
und der herrschenden Systeme im Allgemeinen. So haben manche
Staaten auch offizielle Zensurbehdrden geschaffen —einige davon
sind dem Kulturministerium untergeordnet —und andere haben
sich dafiir entschieden, die Uberprifung und Uberwachung
indirekt oder gar vertraulich durchzufiihren. Auch die Macht der
Gesellschaft kann eine Autoritat sein, eine Autoritat, die erlaubt
oder verbietet. Das herrschende ethische System und die biirgerli-
chen Konventionen machen es moglich, bestimmte Inhalte durch
Ablehnung, Verdrangung und Beschamung auszuschlieen. Alles,
was in die Kategorie einer Opposition zum herrschenden politi-
schen oder ethischen System fallt, konnte so wahrscheinlich zum
ausgeschlossenen Inhalt werden. Das Wort Tabu wird seit jeher
nicht nur mit bestimmten Taten und Handlungen, sondern auch
mit AuRerungen in Verbindung gebracht.

Welche Tabus haben wir im Bereich der 6ffentlichen
Meinungsaulerung?

Das Wort Tabu ist wahrscheinlich sogar starker mit AuBerungen
bzw. der Bekundung von Taten verbunden als mit der tatsachli-
chen Ausfiihrung dieser Taten. Die 6ffentliche AuRerung einer
Sache kann starker sein als die Sache selbst. Die 6ffentliche
AuRerung und Streuung hat die Macht, sich auszubreiten und zu
beeinflussen und wird so zu einem politischen Werkzeug. Eine
Kraft* ist eine Fahigkeit, etwas zu tun. Als Kind und Teenager hatte
ich die Kraft, auf den Straf3en von Kairo zu tanzen, ich war erfillt
von dieser Kraft, sie ndhrte mich — aber konnte ich wirklich auf der
StraRe tanzen? Nein. Ich hatte nicht die Befugnis, also die Autori-
tat, meine Kraft in die Tat umzusetzen, sie geschehen zu lassen.
Jemand anderes hatte — und hat noch immer — diese Autoritat; die
Autoritat, die Ausiibung meiner Kraft und solcher Handlungen im
Allgemeinen zu erlauben. Die meiste Zeit meiner Karriere durfte
ich weder tanzen noch StralRenperformances machen — obwohl
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das mein Traum mit dem Theater der Unterdrickten in Agypten
war —, weil es ein sogenanntes Notstandsgesetz gab, das 35 Jahre
lang — bis zur Revolution 2011 - galt und Straenperformances
nicht erlaubte, da es sie als 6ffentliche politische Handlungen
einstufte. Demnach gab es keine Unterscheidung zwischen einem
Protest und einer Tanzveranstaltung. Jede:r, die:der die Kraft und
die Veranlagung hatte, etwas zu tun, brauchte eine Genehmigung.
Autoritat, autorisiert und Autorisierung.

Welche Bedeutung hat die Autorisierung in deinem eigenen
Leben?

Wer aber hatte die Macht zu autorisieren? Wer hatte die Macht,
die Machthabenden zu autorisieren? NatUrlich war dies der Staat,
das Regime, die Regierung, das Rechts- und Justizsystem, die
religiosen Institutionen, die Eltern, die Lehrer:innen, die geistlichen
Flhrer:innen, die politischen Flhrer:innen, der Chef der politischen
Partei, der Intendant des Theaters. Autoritat war eine Moglich-
keit, Macht zu instrumentalisieren, sie zu filtern, auszubeuten
und zu unterwerfen. In Wirklichkeit gab es damals also keine
Macht, sondern nur Autoritat. Gilt dies auch fur Deutschland? Fir
Europa? Gilt es fiir demokratische Staaten? Meiner Meinung nach
gilt das Konzept der Autoritat Giberall und jederzeit, da es eine
Voraussetzung fur das Regieren ist. Es gibt kein Regieren ohne
Autoritat. Aber wenn die Demokratie beansprucht wird, kann
Autoritat vielleicht durch Transparenz und Gleichheit erreicht
werden, wobei Transparenz und Gleichheit zugleich Prinzipien
und SchutzmalRnahmen sind. Die Legitimitat derjenigen, die die
Autoritat innehaben, die die Macht haben zu autorisieren, wird
durch Wahlen, Engagement, 6ffentliche Diskussion, Gerechtigkeit
und Transparenz gliltig gemacht. Damit wird die Legitimitat selbst
durch das Volk autorisiert. Und nur in dieser Situation kdnnen wir
die Mentalitat der Menschen und ihr Denksystem hinterfragen.
Unser gesamtes Denksystem wird von Vorstellungen von Norma-
tivitat und Normalitat beherrscht. Diese Vorstellungen sind nicht
unabhangig von unserer universellen Geschichte der Unterdru-
ckung, Diskriminierung und Hierarchie. Diese Vorstellungen sind
nicht unschuldig. Wie alle Bereiche der Ethik und Moral sind sie
kontaminiert mit einer traumatischen Geschichte dessen, was
»normal« ist, was »akzeptabel« ist, was »in Ordnung« ist und was
»nicht in Ordnung« ist, was »schon« ist und was »hasslich«, was
»Uberlegen« ist und was »minderwertig« ist. Diese universelle



Geschichte hatte nicht bis heute uUberlebt - denn sie ist bis heute
lebendig —, wenn es nicht die Padagogik gabe. Die Padagogik ist
das Werkzeug zum Schutz der Normen, der herrschenden Ethik
und der Struktur von Persénlichkeit und Identitat. Die Padago-
gik umfasst den gesamten Bereich der Wissensvermittlung, alle

»Nora’s Doors«, Tanz Theater Performance, inspiriert von »Nora
oder Ein Puppenheims, Choreografie und Text von Nora Amin

Lernsysteme und was auch immer unser Verstandnis der Welt und
unserer selbst von Geburt an pragt und speist. Diese Padagogik
ist eine SchutzmalRnahme der Autoritat. Sie sichert die Macht der
Autoritat. Deshalb werden Wissen, Traditionen und Normen von
einer Generation zur nachsten weitergegeben und durch die Pa-
dagogik aufrechterhalten. Dabei kann die Padagogik an sich alles
sein, sie kann chaotisch sein, sie kann sakular oder religios sein, sie
kann eine unterdriickende oder eine befreiende und befahigende
Padagogik sein.

egm
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Welche Arten von Pddagogik hat deine Gesellschaft
durchlaufen?

Fur jede Ideologie und jedes Herrschaftssystem gibt es eine
passende Padagogik. Nichtsdestotrotz kann eine Padagogik durch
auBerordentliche und langwierige Bemuhungen auch revidiert
werden. Sie kann von einer unterdriickenden zu einer befreienden
verkehrt werden und umgekehrt. Auch dies hat wiederum die
Autoritat in der Hand. Paulo Freire (ein groRer Denker, Padagoge
und Philosoph) und Augusto Boal (der Begriinder des Theaters
der Unterdriickten) arbeiteten Hand in Hand, um die Pddago-

gik der Unterdriickten in eine Padagogik der Selbstbefreiten zu
verwandeln. Das damalige autoritdre System in Brasilien — also
die Diktatur — hatte sich durch eine Padagogik der Unterdriickung
abgesichert. Paulo Freire schuf 1968 einen grundlegenden Text der
kritischen Padagogik, sein bertihmtes Buch »Padagogik der Unter-
driickten«, in dem er eine detaillierte marxistische Klassenanalyse
in seine Untersuchung des Verhaltnisses zwischen Kolonisator
und Kolonisierten einbezieht. In dem Buch bezeichnet Freire die
traditionelle Padagogik als das »Bankenmodell der Erziehungx,
weil sie Schiler:innen wie ein leeres Gefall behandelt, das mit
Wissen gefullt werden soll. Er argumentiert, dass die Padagogik
stattdessen die Lernenden als Mitschopfer:innen von Wissen
behandeln sollte.

Ich schlage vor, dass wir mittels der kritischen Padagogik — als
Element des kritischen Diskurses im Allgemeinen — unsere Prak-
tiken und Umgebungen neu untersuchen. Zum Beispiel instru-
mentalisieren die unterdriickerischen Padagogiken —die an vielen
Orten der Welt existieren — die Blrger:innen in der Regel, indem
sie diese dazu bringen, die Systeme ihrer eigenen Unterdriickung
zu reproduzieren. Wie ich einmal Uber Agypten gesagt habe, reicht
es nicht aus, die Spitze des Regimes zu entfernen, wir missen
vielmehr als Burger:innen darauf hinarbeiten, unser eigenes
Denksystem zu verandern, sonst laufen wir Gefahr, dieselbe Un-
terdriickung immer wieder zu reproduzieren. Deshalb ist der lange
Kampf fir Veranderung und Gleichheit derjenige, der im Bereich
der Padagogik stattfindet.

Welche Form(en) der kritischen Padagogik gibt es in unserer
Gesellschaft?

Wenn wir uns —in unserer Gesellschaft —immer noch mit Fragen
und Problemen der Vielfalt, Gleichheit und Gerechtigkeit beschaf-
tigen, dann mussen wir unsere Padagogik Uberpriifen. Denn auch
wenn wir in einem demokratischen Staat leben, gibt es keine
Garantie daftr, dass unsere Padagogik frei von Ubeln ist. Die
Demokratie an sich reicht nicht aus, wenn das gesamte Denken
und die Uberzeugungen der Mehrheit nicht auf den Prinzipien der
Gleichheit und Gerechtigkeit beruhen. Ein langer Prozess des Hin-
terfragens und Uberprifens hat uns heute hierhergebracht, hat
uns zusammengebracht und uns in den Bereich der Performance
fir junges Publikum geflhrt. Denn die Arbeit fir Kinder und Ju-
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gendliche bringt uns direkt in die Domane der Infragestellung von
Werten und Normativitat.

Stellen wir Normen infrage?
Und stellen wir unsere Positionen im Rahmen unserer professio-
nellen Arbeit infrage?

Stellen wir unsere professionellen Positionen infrage?

Wenn wir mit und fir ein Publikum arbeiten, das sich im Prozess
des Wachstums und der Transformation befindet, muss uns
bewusst sein, dass jede Information, jede Bewegung, jeder Dialog
und jede visuelle Komposition dazu beitragt, das Bewusstsein
dieser jungen Zuschauenden zu erweitern und ihre Identitaten,
ihre Vorstellung von Normalitat und ihre Weltsicht zu formen.
Das ist eine gigantische Verantwortung. Eine Verantwortung, die
nicht die Tatsache ausklammert, dass wir — als erwachsene Kunst-
schaffende, Administrator:innen und Arbeitende — selbst noch im
Prozess der Hinterfragung unserer Identitaten, Wertesysteme und
professionellen Positionen stecken —ich wirde sagen »unserer
intersektionalen Positionen«. Denn jede:r von uns ist VIELE.

Welche Rollen spiele ich taglich?

Die Rollen, die wir spielen, und die Geschichten, die wir mit uns he-
rumtragen, bilden bei jedem von uns ein intersektionales Feld von
Identitat und Selbstpositionierung. Aber kommen diese Intersekti-
onalitat und Pluralitat bei der Schaffung unserer Arbeit auch zum
Tragen? Und wie? Begegnen wir Einschrankungen? Vorurteilen?
Tabus? Stellen wir die allgemeine Padagogik, innerhalb derer wir
arbeiten, haufig infrage? Warum stellen wir sie infrage? Wie stel-
len wir sie infrage? Tun wir das, weil unsere Positionen —intersek-
tionale Positionen — uns zu dieser Hinterfragung bringen? Tun wir
es aufgrund politischer Uberzeugungen? Tun wir es, weil wir —in
unserem personlichen Leben — verfolgt, diskriminiert, etikettiert,
entmachtet und bedroht worden sind? Wo liegt die Antwort?
Oder ist auch die Antwort intersektional?

Welche personlichen Kampfe fiihre ich?

Mich liberrascht es sehr, dass die Bereiche von Bildung und

Kunst so stark voneinander unterschieden werden. Fiir mich ist
es unmoglich, diese Unterscheidung vorzunehmen. Darauf zu
beharren - ja sie sogar zu erzwingen — kann nur aus einer Menta-
litat heraus geschehen, die mit Trennungen, Unterbrechungen
und Grenzen arbeitet. Es offenbart ein Bedurfnis danach, standig
Kategorien zu erschaffen und sie voneinander zu trennen.

Innerhalb welcher Kategorien bewege ich mich selbst?

Eine solche Mentalitat der Unterteilung und Kategorisierung re-
prasentiert eine Vision der Welt, die nicht ganzheitlich und inter-
sektional sein kann.

36

Was bedeutet »ganzheitlich« fiir dich auf einer professionellen
Ebene?

Es ist eine Vision der Welt, die nicht den natirlichen Fluss wider-
spiegelt, wie Identitaten wachsen, verschmelzen, sich verbinden,
verflechten und Uberschneiden. Eine Vision der Welt, die ein frag-
mentiertes Selbst als »normal« ansieht.

Was bedeutet »ein fragmentiertes Selbst« fiir dich?

Ein:e Lehrer:in kann auch ein:e Schauspieler:in sein, ein:e Tanzer:in
kann ein:e Lehrer:in sein, ein:e Vermittler:in und ein:e Heiler:in.
Eine Performance kann die Moglichkeit einer Transformation ver-
mitteln, einer Selbstverwirklichung, einer imagindren Tat, eines
Wertes, der der gesellschaftlichen Normativitat widerstrebt. Eine
Performance, die von und mit Jugendlichen geschaffen wird, ist
ein Statement tber Mdglichkeiten.

Erzeuge ich »Statements liber Moglichkeiten«?
Es ist auch ein Statement Uber die Anerkennung und Validierung
dessen, was noch werden soll.

Was erkenne ich an und bestitige ich?

Es ist ein Statement tber die Anerkennung der Jugend als Wissens-
tragerin, als Schopferin und Mitgestalterin der Padagogik. In
dieser Aussage steckt ein riesiges Potenzial, die Grenzen zwischen
Bildung und Kunst zu verschieben und die Buhne mit der Pada-
gogik zu verschmelzen und beide zu transformieren. Denn wir
sollten nicht vergessen, dass auch die Biihne selbst kein Ort ist,
der frei von Autoritat ist, ...

Welche Formen der Autoritdt gibt es in unserem Theaterbereich?
...nicht frei von Hierarchien ...

Welche Formen der Hierarchie gibt es in unserem
Theaterbereich?
...und nicht frei von Unterdriickung.

Die Geschichte der Performance tragt die traumatischen Erfah-
rungen von Ablehnung, Beschamung und Ausschluss in sich.
Jede Gesellschaft hat ihre eigenen Wunden, die sich auch auf der
Blihne in Form von Tabus niederschlagen. Die Tabus verbergen
und verleugnen die Wunde und weiten und vertiefen sie dadurch:
Was soll man zeigen und was nicht? Und wenn wir es hinneh-
men, etwas »nicht zu zeigen«, wiirde das nicht bedeuten, dass
wir Kompliz:innen beim Verstecken der Wahrheit sind und bei der
Auswahl der zu (re-)prasentierenden Realitat? Lasst das pada-
gogische System diese Wahl tberhaupt zu? Oder sind wir durch
eine Art von Autozensur konditioniert, Themen und Erfahrungen
auszuschlielRen, ohne sie mit uns selbst zu diskutieren?

Auch innerhalb des Kunstsystems funktioniert Autoritat wie
eine Diktatur, in der einige Kunstformen véllig beschamt und



ausgeschlossen werden und in der es immer vorgefasste Vor-
stellungen davon gibt, was »akzeptable Kunst« ist, was »gute
Qualitat« und was »Exzellenz« ist. Als Migrantin habe ich das Pri-
vileg, nicht alles zu wissen, immer zu hinterfragen und nach dem
»Warume« zu fragen. Warum gilt dies als gutes Theaterstuick, und
warum wird diese Form als Folklore oder kulturspezifische Kunst
angesehen und nicht als universelle? Warum ist es nicht moglich,
eine Baladi-Tanzauffuhrung fir Jugendliche zu prasentieren oder
sie einzuladen, Dabke zu Uben? Warum wird das Publikum als
lediglich zuschauend begriffen oder konstruiert? Und —da jede
Auffiihrung auf einem Prinzip des »Blicks« beruht — mit welchem
Blick haben wir es hier zu tun? Aus welcher Perspektive? Wer be-
sitzt die Autoritat, Uber die Perspektive des Blicks zu entscheiden?
Sind wir irgendwie konditioniert auf einen bestimmten Blick, der
nicht wirklich unserer ist? Und wie kann man das junge Publikum
ermachtigen, seinen eigenen freien Blick zu finden?

Jeder Auffuihrung liegt ein Konzept zugrunde, wie sie betrach-
tet werden sollte. Wie formulieren wir bei unserem jugendlichen
Publikum die Art und Weise, wie unsere Auffihrungen gesehen
werden sollen? Nach welchem System der Autoritat? Aus welcher
Position heraus? Und wie passt das alles mit den sozialen und
humanen Werten von Gleichheit und Solidaritat zusammen? Wie
funktioniert das innerhalb eines Wissenssystems, das auf Othe-
ring? beruht? Wie gehen wir mit Fragen der Identitat um, wenn es
um ein junges Publikum geht, wo wir doch wissen, dass wir auch
an der allgemeinen Padagogik der Staatsburgerschaft, der Rechte
und der Pflichten und Freiheiten beteiligt sind? Welche Perspek-
tive brauchen wir, um unsere kreativen Prozesse hin zu mehr
Offenheit, Fluiditat und Pluralitat zu lenken?

Wie viel Offenheit, Fluiditit und Pluralitat liegt in meiner Praxis?
Race, gender und class: Dies sind die Hauptbegriffe der Kategori-
sierung, der Trennung und des Otherings. Das Wort »Rasse« sollte
aus jeder Verfassung gestrichen werden und definitiv auch aus
unserer Wahrnehmung des Menschseins. Es gibt nur eine »Rassex,
und das ist die menschliche Spezies. Wahrend wir uns im stan-
digen Kampf mit dem Rassismus befinden, durfen wir aber auch
den Sexismus und die Autoritat des Patriarchats nicht vergessen,
eine universelle Autoritat, die die Welten der durch Rassismus
Unterdriickenden und Unterdrlckten vereint. Und wahrend die
privilegierte soziookonomische Klasse sich der Autoritat immer
entziehen kann, indem sie zu denen gehort, die die Regeln und
Gesetze schaffen, werden diejenigen, die wirtschaftlich benach-
teiligt sind, zu sozialen AuRenseiter:innen. Alles hangt mit allem
zusammen. Intersektionalitat ist keine neue Erfindung, die uns
wachgeruttelt hat; sie war schon immer da, in ihrer negativen
Geschichte und in ihrem positiven Potenzial. Intersektional zu
denken bedeutet, unser Verstandnis von unseren Identitaten und
der Welt, in der wir leben, zu erweitern. Es bedeutet, die grund-
satzlichen Vorstellungen von unserer Arbeit und unserem Leben

zu Uberdenken und sie als miteinander verbunden und verwoben
zu definieren. Es bedeutet auch, an die Schnittmenge zwischen
der Bihne und den Menschenrechten sowie der weltweit wach-
senden Aggression gegenuber Kindern zu berticksichtigen, die wir
in ihrer ganzen Komplexitat und Sensibilitat ansprechen mussen,
denn selbst Kinder in Kitas scheinen mittlerweile traumatische
Erfahrungen gemacht zu haben, wenn auch in seltenen Fallen,
und dies ist entscheidend fur die Bewusstseinsbildung in Bezug
auf Selbststandigkeit, Schutz und Rechte.

Intersektional zu denken heifl3t auch, intersektional zu handeln
und die eigenen Geschichten und Traumaerfahrungen nie aus den
Augen zu verlieren. Intersektional zu denken heifSt, Performan-
ces als Padagogik zu denken und die Padagogik als Performance
von Autoritat zu denken. Es heildt, unser kreatives Selbst als ein
zuschauendes und schopfendes zugleich, als ein erwachsenes und
jugendliches zugleich zu denken. Intersektional zu denken bedeu-
tet, unsere eigene Identitat zu befragen und die verschiedenen
Wege des Selbst zu verorten, die alle noch lebendig sind und funk-
tionieren und sich Uberschneiden. Uber die Uberschneidungen
von Race, Gender und Klasse nachzudenken, bedeutet auch, tGber
die Uberschneidungen von Unterdriickungen, die Uberschneidun-
gen von Privilegien sowie die Uberschneidungen von Unterdri-
ckungen und Privilegien nachzudenken. Es bedeutet auch, dariber
nachzudenken, wer Uberhaupt ins Theater geht, wer uns sieht, wer
uns hort, und wen wir ansprechen? Und wir: Mit wem reden wir?
Wie stellen wir uns unsere Gesellschaft vor? Und wie traumen wir
von der zuklinftigen Burger:innenschaft?

Was wiinsche ich mir fiir die Zukunft?

Es ist auch unerlasslich, an die Intersektionalitat von Autoritaten
zu denken. Es gibt viele Autoritaten, die unseren kiinstlerischen
Bereich beeinflussen: staatliche Autoritaten, wirtschaftliche und
soziale Autoritaten und politisch-historische Autoritaten. Wer
hat das letzte Wort? Wer trifft die finale Entscheidung? Was sind
die Kriterien? Was ist die Norm, wenn es eine gibt? Und warum
brauchen wir Gberhaupt eine Norm?

Klnstler:in zu werden ist ein Umstand, der mit Autoritat ein-
hergeht. Es bedeutet, Zugang zu den Kiinsten zu haben, in die
Kunstwelt aufgenommen zu werden, von dieser Gemeinschaft
akzeptiert zu werden, und die Moglichkeit zu haben, die darstel-
lenden Kiinste zu studieren — sofern man das mochte — und sie
professionell auszutiben. Wie grof ist meine Chance, Tanzerin zu
werden, wenn ich eine Frau of Colour in einer unterprivilegierten
6konomischen Situation, mit einem massigen Koérper und einer
leichten Behinderung bin? Welche Chance hatte ich als Kind,
Ballett im Stadttheater zu sehen? Und welche Chance hatte ich,
auf der Buhne eine Tanzerin zu sehen, die meiner intersektiona-
len Identitat ahnlich war? Manche Situationen sind einfach nicht
vorstellbar. Und solange sie nicht vorstellbar sind, gibt es keine
Gleichberechtigung und keine Solidaritat. Denn auf diese unvor-
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stellbaren Szenarien hinzuarbeiten, heiflst auch, auf eine zukiinf-
tige Gesellschaft hinzuarbeiten, in der die Padagogik von der
Kolonialgeschichte, 6konomischen Privilegien und patriarchaler
Herrschaft befreit ist. Die Blihnen der darstellenden Kiinste, ob fur
Jugendliche oder flr Erwachsene, sind immer noch véllig kontami-
niert von diesen historischen Entwicklungen, diesen (intersektio-
nalen) Entwicklungen. Und vielleicht bedeutet das Vorwartskom-
men —an einem gewissen Punkt —auch, Privilegien aufzugeben,
oder zumindest einen kleinen Teil davon. Es ware ein ziemlich
groller Gewinn, da es als politischer Akt betrachtet werden kann,
der das Geflihl der Solidaritat wiederherstellt und dabei hilft,

eine Art von Zusammengehorigkeit zu schaffen, die eine bessere
Zukunft fur alle in Gang setzen kann.

Ist nicht all dies mit Autoritat verbunden? Mit race, class und
gender? Sicherlich leben wir in einer vielfaltigen Gesellschaft, aber
bedeutet diese Vielfalt auch Gleichheit?

Lasst sich diese Vielfalt auch in Gleichheit umwandeln?

Lasst sie sich in eine Pluralitat der kiinstlerischen Praktiken und
des Zugangs ilibersetzen?

Oder ist es eine Vielfalt, die kategorisiert und »autorisiert« wird,
wie ein Etikett?

Ist Jugendtheater eine Kategorie, die dem Erwachsenentheater
unterlegen ist? Warum ist das so? Woher kommt diese Hierar-
chie, wenn sie nicht von der Annahme ausgeht, dass ein Kind im
Vergleich zu einem Erwachsenen ein minderwertiges Wesen ist?
Und damit auch der ganze Bereich des Jugendtheaters? Wie kann
man aus einem »Theater flr die Jugend« ein »Theater DER Jugend«
machen, eine padagogische Domane, die der Gesellschaft und der
Kulturpolitik voraus ist, ein padagogisches Feld von morgen?

Wie kdnnen wir Autoritit nutzen, um Autoritat zu dekonstruie-
ren und die Legitimitat des kreativen Selbst wiederherzustellen
und so zur Autoritét der Nicht-Autoritit gelangen?

Wie kdnnen wir mit Autoritat spielen? Kdnnen wir gegen die Auto-
ritat spielen? Oder konnen wir mit einer Haltung der Autoritat
spielen?

Bildet das Spielerische eine potenziell transformative Kraft in
unserem Feld?

All diese Fragen heute und hier gemeinsam zu diskutieren bedeu-
tet, sich vorwarts zu bewegen. Es ist eine Bewegung, in der es
keine Trennung zwischen kiinstlerischer Kreativitat und Aktivis-
mus gibt, denn kollektive Aktionen, die ein klares Ziel und eine
Strategie haben, sind bereits Aktivismus. Jenseits des traditionel-
len Bildes von Protesten und Demonstrationen konnen wir — als
Kinstler:innen — unsere eigene Form des Aktivismus schaffen.
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Nur ein Buchstabe unterscheidet ART und ACT. Wir kdnnen unsere
Ideen, Antworten, Vorschlage in einen Plan zur Weitergabe von
Aktionen transformieren und entwickeln, wobei jede Person/
Institution die Frage/Aussage erweitern und durch eine weitere
symbolische oder kiinstlerische Aktion erganzen kann. Lasst uns
das Hinterfragen als Grundlage jeder zukiinftigen Handlung und
Aktion anstreben und lasst uns danach streben, mehr zu tun. Lasst
uns darauf zielen, alle gemeinsam zu spielen. Lasst uns spielen!

1 Imenglischen Original power. Power hat die doppelte Bedeutung von Kraft und
Macht. Hier benutzt in Abgrenzung zu Autoritdt im Sinne einer Autorisierung.

2 Das Konzept des »Othering« ist aus dem Kontext der postkolonialen Theorie
entstanden. Es wurde vor allem durch Autoren wie Edward Said und Gayatri C.
Spivak gepragt. Bei Othering handelt es sich um einen permanenten Akt der
Grenzziehung, bei dem Menschen mittels Stereotypisierung zu den »Anderen«
gemacht werden. »Die Anderen« werden dabei als nichtzugehorig und ab-
weichend kategorisiert und abgewertet. Der Prozess des Othering geschieht
haufig innerhalb eines Machtgefilles. Vergleiche https://www.ikud.de/glossar/
othering-definition.html


https://www.ikud.de/glossar/othering-definition.html
https://www.ikud.de/glossar/othering-definition.html

Dokumentation der Gruppendiskussion

Im Anschluss an den Keynote-Vortrag »Playing with Authority«

Kritische Pddagogik, soziale Verantwortung, Emotionalitit,
Intersektionalitat, Zusammenarbeit, Schulsystem, kulturelle Bil-
dung, kiinstlerische Konzepte, Autoritat, Autonomie, Privilegien,
Kategorisierung, Kérper als Wissen, Dekolonisierung!
Dies sind nur einige der zahlreichen Schlagworte, die wahrend
des Workshops von »Playing with Authority« gefallen sind. Die
insgesamt dreistlindige Session »Playing with Authority« wurde
von Nora Amin im Rahmen des FRATZ Festivals 2020 (in Koope-
ration mit der Offensive Tanz flr junges Publikum) konzipiert
und moderiert.! Mittels theoretischer Konzepte, Workshoparbeit
und Aktionsplanen befasste sie sich aus einer kritischen Diskurs-
perspektive mit der Schnittmenge zwischen Bildung und der
»Kunst flr ein junges Publikum«. Damit war die Veranstaltung
auch eine Fortsetzung von »The Other Body?«, einer Konferenz zu
Tanz und Rassismus, die von den TANZKOMPLIZEN und Nora Amin
(ebenfalls im Rahmen der Offensive Tanz fiir junges Publikum) ins
Leben gerufen wurde. Der Workshop hatte das Ziel, den kritischen
Diskurs in den darstellenden Kinsten fir Jugendliche zu 6ffnen.
Aufserdem wurde Raum zum personlichen Austausch und far
Uberlegungen zur praktischen Anwendbarkeit rund um die The-
men Autoritat und Gleichheit gegeben, indem der theoretische
Input mit dem individuellen personlichen Engagement und der
Perspektive der Teilnehmenden verzahnt wurde. Letztlich sollten
so Vorschlage fur zukiinftige Aktionen erarbeitet werden.
»Playing with Authority« begann mit einer Einflihrung von
Livia Patrizi, der kiinstlerischen Leiterin der TANZKOMPLIZEN.
Darin hob sie die Notwendigkeit hervor, die Dynamik im Bereich
der darstellenden Kiinste fiir ein junges Publikum zu untersuchen,
um positive Veranderungen auf dem Weg zur Gleichberechtigung
herbeizufuhren. Sie lud die Teilnehmenden auch dazu ein, die Ver-
anstaltung als ein neues Kapitel in einem kollektiven Prozess zu
verstehen, der bereits mit »The Other Body?« begonnen hat und
durch alle Partner:innen der Offensive weitergefuhrt wird, um
unser kinstlerisches Feld aktiv und konstruktiv zu reflektieren. Es
folgte ein Vortrag von Nora Amin, in dem sie den Versuch unter-
nahm, »Kunst« und »Bildung« sowie ihre Verkniipfungen aus einer
kritischen Perspektive neu zu definieren. Der Vortrag konzentrier-
te sich auf das Konzept der »Autoritat« und wie dieses die Produk-
tion und den Transfer von Wissen in beiden Bereichen (Kunst und
Bildung) pragt. Sie fiihrte aus, wie Diskriminierung kiinstlerische
Formen und Inhalte entwertet und wie struktureller Rassismus

eigene Vorstellungen von Autorisierung und Nicht-Autorisierung
erzeugt und damit ein spezifisches »Wissen« dariiber schafft, was
Kunst ist und wie sie zu sein hat. Nora Amin beleuchtete zudem
die Prozesse der Wissensvermittiung im spezifischen Kontext der
»Kunst fur ein junges Publikum« und analysierte die Strategien der
Hierarchisierung, der Privilegierung und des Otherings (vergleiche
FuRnote 2 auf Seite 38) und stellte sie einer moglichen alternati-
ven Sphare der gleichberechtigten Wissensproduktion, der Plurali-
tat und des Identitatswachstums gegentber.

Elisabeth

Bereits in ihrem Vortrag gab Nora Amin den Teilnehmenden die
Maoglichkeit, ihre eigene professionelle Position sowie ihre indi-
viduellen Vorstellungen von Normalitat und Normativitat zu
hinterfragen, und gab ihnen Anregungen, wie man kinstlerische
und kulturelle Kategorisierungen reflektieren kann, wahrend man
seine personlichen Erfahrungen untersucht. Daflir band sie die
Teilnehmenden Uber ein spezielles Prasentationsformat ein, das
22 in den Vortrag eingestreute Fragen umfasste. Jede Frage bezog
sich auf ein kritisches Thema und lud die Teilnehmenden zum
Nachdenken ein. Die Fragen waren so formuliert, dass sie sowohl
auf die personlichen als auch auf die beruflichen Erfahrungen
und Haltungen der Teilnehmenden abzielten, die dadurch beide
Perspektiven in die Diskussion einbringen konnten.
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Selbstreflexion und -positionierung Nach dem Gesprach in den Kleingruppen ging es zurlick in die
grofse Runde mit allen Teilnehmenden, wo diese ihre Antworten
austauschen und ankniipfende Fragen formulieren konnten — tiber

Im fragmentierten Selbst liegt eine ganzheitliche Audio/Video und in schriftlicher Form im Chat. Durch die Vielfalt
Qualitat - dies zeigt, wie komplex und mehrdeutig das in der Gruppe der Teilnehmenden gab es eine echte Chance, die
Leben ist und die Vielfalt in uns selbst. verschiedenen Positionen, Perspektiven und praktischen Anwen-

dungsideen zu verstehen. Die Anwesenheit von Kiinstler:innen,
Padagog:innen, Tanzwissenschaftler:innen, Kulturmanager:innen

Welche versteckten Autorititen/Machtverhdltnisse und vielen mehr bereicherte den Prozess des Hinterfragens und
l bestimmen meine Arbeit? gab ihm im letzten Teil von »Playing with Authority« die Form
einer kollektiven Aktion. Das Hinterfragen selbst wurde zu einer

Handlung. Obwohl das Treffen online stattfand, wurde es durch

die Verflechtung der Antworten und den daraus resultierenden

Akt des Hinterfragens immer lebendiger und konkreter. Es war

deutlich zu erkennen, dass jede Frage auf einen potenziellen

Bereich kritischer Reflexion verwies, die einen Veranderungspro-

zess nach sich ziehen kénnte, der wiederum als Fortsetzung und
J Entwicklung des Symposiums betrachtet werden konnte:

Wer entscheidet, welche Rolle ich spiele? Kann ich mit
meinen Rollen selbst spielen, kann ich entscheiden,
welche Rolle ich jetzt oder spdter spielen méchte?

\ Stellen wir unsere »Normalitdt« infrage?

Fragen zur Beziehung von Erwachsenen/Kiinstler:innen und
Kindern und Jugendlichen

Autoritdt habe? Selbstcheck: In welchen Bereichen kbnnen wir noch
mehr und &fter Autoritit abgeben (zum Beispiel an

Kinder und Jugendliche)?

Kann ich Verdnderungen bewirken, wenn ich keine J

\ Wie viele Autoritdten urteilen in uns selbst? J

Wie kénnen wir die Unterschiede zwischen uns und
[ Jugendlichen produktiv nutzen?

mir selbst und mit anderen).

Kritische Pddagogik beginnt bei der Verbundenheit (mit J

Wenn man einen Beirat von jungen Leuten hdtte, um
ein Festival zu programmieren, wiirden sie vielleicht

Wir 50{”@” unsere Macf}tpositign als Erwthsene nur eine Art von Arbeiten auswdbhlen, die zu der Zeit
(Adultism) in unserer padagogischen Arbeit erkennen populdr ist. Ist es dann notwendig oder relevant, andere
und damit arbeiten. Werke in das Programm aufzunehmen, auch wenn

diese ihnen anfangs nicht gefallen?
\.

In diesem Sinne war der Vortrag in gewisser Weise interaktiv und
ebnete den Weg flir den ndchsten Teil der Veranstaltung, in dem

die Teilnehmenden in Gruppen zu je vier Personen aufgeteilt Wenn wir in einem kiinstlerischen Prozess die Autoritdt
wurden, um ihre Antworten und praktische Anwendungsmaglich- an die quendl/chen qbgeben, kénnen wir —und wollen
keiten zu diskutieren. Dieser Teil sollte den Austausch iiber praxis- wir —mit den Ergebnissen leben?

bezogene Perspektiven anregen, um zu einem kollektiven Ver-
standnis davon zu gelangen, welche praktischen Herausforderun-

gen es gibt, wie ihnen begegnet werden kann und wie innerhalb Was kénnen wir als Erwachsene den Jugendlichen
eines klnstlerischen Projekts/einer kiinstlerischen Institution geben? Und sind wir wirklich offen dafiir, wie sie es
Verdnderungen erreicht werden kdnnen. aufnehmen?
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Junge Kinder, was wollen sie mit uns/miteinander im
Bereich der Darstellung/Performance teilen? J

Wie sehr haben wir als Erwachsene das System
verinnerlicht und haben Schwierigkeiten, uns eine
andere Welt vorzustellen, und wie knnen wir von
jungen Menschen lernen?

Ist es nicht notwendig, Werte und Normen vorzugeben,
aber Jugendliche zugleich zu befdhigen, diese zu
hinterfragen?

Junge Zuschauer:innen (und alle Zuschauer:innen)
schdtzen es, ein ganzheitliches, fragmentiertes Selbst
zu sehen. Wir sollten unsere Besonderheiten, unsere
Intersektionalitdt und die verschiedenen Rollen,

die wir spielen, nicht vor unserem Publikum verstecken,
da dies empowernd und erhellend ist.

Anerkennen, dass wir jungen Menschen Méglichkeiten
geben, aus gewohnten Mustern auszubrechen und
Neues zu entwickeln.

Wenn ich Autoritdt habe, tibernehme ich auch Verant-
wortung, und das kann auch eine Entlastung sein.

Auch die Rolle des Koérpers und der Umgang mit Tabus und Scham
wurde in den Gruppen und im Plenum zur Sprache gebracht:

Korper/Trauma

Welche Geschichten sind in Kbrper eingeschrieben?
Und haben Kérper die Zeit, diese Geschichten aus-
zudriicken? Wann und wo?

Schriftliches/gespeichertes Wissen wird dfter anerkannt
als Wissen in der Form des Tanzes.

Welche Rolle spielt der (bewegte) Kérper, wenn es um
Gleichberechtigung geht?

Wenn ich mit jungen Menschen mit unterschiedlichem
sozialen, Klassen- und Gender-Hintergrund arbeite —

wie sehr bin ich mir dabei méglicher Traumata und der
Auswirkungen eines Traumas auf den Kérper bewusst?

[ Wie sieht die trauma-sensible kiinstlerische Arbeit aus? /

Shaming ist eine Art, wie Hierarchien in unserem Beruf
l aufrecht erhalten werden.

s

Manchmal besteht die Rolle von Kunstpddagog:innen
darin, den Rahmen zu bieten, die Grenzen ftir sichere
Strukturen zu setzen. Innerhalb der Struktur gibt es
Freiheiten, aber die Autoritdt meiner Rolle zu nutzen,
um Sicherheit zu gewdhrleisten, ist auch Teil des
kreativen Prozesses.

Gerade Jugendliche wollen, dass wir uns auf das konzen-
trieren, was uns verbindet, auf die Gemeinsamkeiten.
Zugleich mtissen wir Unterschiede anerkennen, weil es
schmerzhaft sein kann, dies nicht zu tun. Wie kénnen
wir diese beiden Positionen miteinander vereinen?

[ Der Kérper als Wissen /

l Wie kann man mit dem Tabu gesellschaftlicher

Wunden (social wounds) arbeiten?

Die Form jeder weiterfihrenden Frage reprasentiert die personli-
che Perspektive einer Person. Dennoch kénnen die gesammelten
Fragen als Reprasentation und Ergebnis eines kollektiven Prozes-
ses des Zuhorens, Sprechens, Diskutierens, Austauschens und der
Formulierung von Antworten auf die Fragen der Vorganger:innen
gesehen werden. Zugleich kommen damit wieder neue Fragen
auf, die offen bleiben und so einen Weg zur kontinuierlichen
kritischen Auseinandersetzung skizzieren. Dieser aufschlussreiche
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Prozess der individuellen und kollektiven Reflexion kann zu einem
Werkzeug flr kritische Diskussionen und Zusammenkdiinfte inner-
halb unseres kiinstlerischen Sektors werden. Er kann uns einen
kollektiven Wissenspool zu Fragen bieten, die wir immer wieder
miteinander teilen und reflektieren, wahrend wir das Hinterfragen
selbst als eine kollektive, fortlaufende Aktion zur Verbesserung
und zur Entwicklung unseres Bereichs in Richtung Gleichberechti-
gung begreifen, um alle intersektionalen Formen der Diskriminie-
rung (einschlieBlich der Diskriminierung spezifischer Formen von
Kunst) zu beseitigen.

Fragen zum System

Welche Privilegien mtissen zu welchem Zeitpunkt
aufgegeben werden, um Verdnderung zu ermoglichen?
Was ergibt vielleicht keinen Sinn?

Wie wird Kunst durch die Fordersituation in Kategorien
eingeteilt? Was gilt als kulturell? Was als pddagogisch?
Was als politisch?

Wie kénnen wir die Familien und die Bildungseinrich-
tungen, in denen bzw. fiir die wir arbeiten (Schulen,
Theater, Kitas), stirker einbeziehen, damit unsere Arbeit
Gemeinschaftsprozesse reflektiert und fordert?

Die Trennung von Kunst und Bildung ist Teil des
autoritdren Systems, weil es ein Weg ist, Innovation und
Verdnderung unter Kontrolle zu halten. Wie kann man
eine Bewegung schaffen, die Verdnderung in dieses
System einftihrt? Wie kann man Dinge anders machen?

Welche Art(en) von Pddagogik hat meine Gesellschaft
durchlaufen?

Es ist wertvoll, sowohl mit als auch fiir Kinder zu arbei-
l ten, aber wer entscheidet liber dieses Gleichgewicht?

( Kommen wir ohne die Idee des »Produkts« aus? /
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Wie sehr kbnnen wir wirklich darauf Riicksicht nehmen,
was Kinder und Jugendliche wollen, wenn wir innerhalb
eines bestimmten Systems (Fordersystem) agieren?

Wie kbnnen marginalisierte Menschen und Gruppen
vom weifsen Blick und Urteil unabhdngig werden?
Was wird gewiinscht? Unabhdngigkeit? Kooperation?
Oder eine Utopie?

Die Session bot eine Chance, den Begriff des Aktivismus zu uber-
denken und neu zu interpretieren als eine Form des Handelns,

die ein Problem aufgreift und darauf abzielt, eine Veranderung
strategisch herbeizufiihren. Daher kénnen das Hinterfragen und
die Selbstkritik Werkzeuge fur den Aktivismus sein, und das An-
knipfen an aktuelle Diskussionen sowie ihre Weiterfihrung und
Ausweitung Werkzeuge flr einen nachhaltigen und wachsenden
Aktivismus. Am Ende von »Playing with Authority« lud Nora Amin
die Teilnehmenden ein, sich zu vernetzen und sich MaBnhahmen
wie solidarisches Handeln und neue Formen von Wissenstransfer
anzueignen, und zwar speziell im Bereich von Theater und Tanz fir
junges Publikum und mit den Mitteln der 6ffentlichen, kiinstleri-
schen und symbolischen Darstellung. Auch die Veroffentlichung
dieses Berichts ist eine Form der symbolischen Reprasentation,
die Moglichkeit, positiver Veranderung eine grofere Reichweite
zu verleihen.

Wege zur Veranderung

Kritische Pddagogik benutzt Strategien der Umkehrung
und kritisiert unterdrtickerische Wissenssysteme. J

Die Umkehrung von Hierarchien der Wissensproduktion
(geschriebenes/getanztes Wissen — rationalisiertes/
gefiihltes Wissen) als Taktik zur Umkehrung von
Unterdrtickung und zur Dekolonisierung des Wissens

Der Berliner Projektfonds Kulturelle Bildung hat

Ende 2018 ein Gremium von Jugendlichen im Vorstand
geschaffen, das Einreichungen und Férderantrdge
mitbewertet und den Erwachsenen seine Meinung
mitteilt.




»Toleranz gegeniiber Ambiguitdt« = Hauptziel von
Kunst/Theater

Emotionalitdt ist ein Werkzeug und eine Macht, um
Autoritdt zu beeinflussen.

Ubungen erfinden, die Autoritdt und kulturelle
Traditionen infrage stellen.

Kritische Pddagogik als Werkzeug, um ktinstlerische
Prozesse/Workshops zu kuratieren, ohne eine:n Leiter:in,
sondern um zu experimentieren: einfach regelmdfig
einen Raum fiir interessierte junge Menschen zur
Verfiigung stellen.

Die kiinstlerische Arbeit, Projekte mit Beteiligung
kénnen dem Schulsystem neue Perspektiven
der »Kollaboration« bieten — Spiel mit der Autoritdt.

Lasst uns spielen und dabei auf Folgendes hinarbeiten:
Einheit  Mitgefilhl  Organisation  Kulturelle Synthese

Paulo Freire — Paddagoge, Denker und Autor der »Padagogik der
Unterdriickten« (1968) — hat uns bereits vor fast flinfzig Jahren ge-
raten, dass dies mogliche Aktionen sind, die wir umsetzen kénnen,
wenn wir ein repressives System aushebeln und unsere eigene
kritische Padagogik schaffen wollen. Wir tun es bereits!

1 Die Dokumentation ist in Zusammenarbeit von Nora Amin und Dagmar Domros
entstanden.

Hier sind weitere Begriffe, liber die es sich in diesem
Zusammenhang lohnt nachzudenken:

Tabus
Berechtigung
Kritische Padagogik
Normen infrage stellen
Berufliche Positionen hinterfragen
Meine Rollen
Personliche Kampfe
Kategorien
Ganzheitlich
Fragmentiertes Selbst
Aussagen Uber Moglichkeiten

Anerkennen = Validieren

Autoritatstheater
Hierarchie

Offenheit, Fluiditat, Pluralitat
Von der Zukunft traumen
Vielfalt - Gleichberechtigung
Vielfalt/Pluralitat » Zugang in der Praxis
Vielfalt/Diversitat - Etikett?
Legitimitat > Kreatives Selbst

Autoritat der Nicht-Autoritat
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Landung an den Schnittpunkten

Shelley Etkin

Was fallt dir spontan ein, wenn du an »Land« denkst? In welcher
Beziehung zu »Land« stehst du jetzt gerade? Genau jetzt und dort,
wo du gerade bist, wahrend du diesen Text liest. Beantworte diese
Frage vollig frei und lass dabei alle Assoziationen zu: In welcher
Beziehung stehe ich zu »Land«?

»Landing« ist eine Praxis, die ich Gber mehrere Jahre hinweg
und an verschiedenen Orten entwickelt habe. Hierbei werden die
Teilnehmenden auf eine Reise geflihrt, auf der sie ihre jeweiligen
Wahrnehmungen und Perspektiven mittels Splren und Sprechen
durchblattern. Jede:r Teilnehmende kann im Prinzip das Land
betreten, in/auf dem wir uns gerade befinden, sich an das Land
erinnern, aus dem sie:er kommt, durch das sie:er gereist ist, beein-
flusst wurde, oder sich mythische, noch unbekannte Orte vorstel-
len (oft eine Mischung aus diesen Elementen). Die Informationen
erreichen uns Uber Bilder, Berlihrungen, Geflihle und Sprache.

Jede »Landing Session« beginnt mit der Frage nach der eigenen
Beziehung zu Land. Und jede Reise entfaltet sich als Antwort auf
das personliche Archiv der Orte, die einen gepragt haben. Solch
grundlegende Fragestellungen mogen banal erscheinen, aber sie
beférdern bestandig neue Komplexitaten. Wenn du dieser Frage
jetzt nachgehst, konnte dich die Reise an tberraschende Orte fiih-
ren. Vielleicht erinnerst du dich an etwas: vergessene Geschichten,
Bilder, Sinneseindrlicke, Erlebnisse, oder es kommen noch mehr
Fragen auf. Ich mochte dich dazu einladen, dir diese Komplexitat
beim Lesen dieses Textes im Bewusstsein zu halten. Achte auf das,
was zutage tritt, wahrend deine Augen dem Geflecht der Worte
auf der Seite folgen und erlaube deinem Kérper und deinem Geist,
sich an deine eigenen Berlhrungspunkte mit Land und all ihre
Uberschneidungen zu erinnern.

Betrachten wir einmal Wahrnehmungsfilter wie race, class,
gender oder Sexualitat: Bei ihnen geht es zugleich um konkrete
zwischenmenschliche Interaktionen als auch um Uberlieferte
bzw. ererbte sozio-historische Dynamiken, die sich Uber lange
Zeit herausgebildet haben und uns nach wie vor pragen und von
uns gepragt werden. Da wir mit Tanz, Theater und Performance
bereits Orte zur Neuverhandlung dieser Modi des Zusammenseins
haben: Wie kénnen wir dabei unsere Beziehungen zu Land und
Boden einbeziehen? Kénnen wir die Spalten freigraben, in denen
wir uns auf andere Arten der Beziehung einlassen oder vielleicht,
zumindest zeitweise, andere Welten und ihre einzigartigen Spra-
chen wahrnehmen kénnen?
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Es war mir eine Freude, in den letzten Jahren auf verschiedene
Art und Weise mit dem Theater 0.N. zusammenzuarbeiten. Im
Jahr 2019 habe ich gemeinsam mit Mitgliedern des Ensembles
und interdisziplinaren Kiinstler:innen das FRATZ Atelier »Nes-
ting« entwickelt. 2018 war ich Teil einer Gruppe, die sich in einem
Forschungslabor mit der Materie und Bedeutung des Bodens
beschaftigte. In beiden Fallen ging es uns darum, verkorperte Ar-
ten der Beziehung zur eigenen Umwelt zu erforschen — und zwar
mit Kindern in einem Entwicklungsalter, in dem sie noch nicht
unbedingt zwischen sich und der dufSeren Umwelt unterscheiden.
Da sie diese strengen Grenzen noch nicht gezogen haben, konnen
wir sie als Expert:innen einer gewissen Durchladssigkeit zwischen
dem, was »sie« sind, und dem, was jenseits davon liegt, begreifen.
Insofern wir sie als Form von Intelligenz betrachteten, wollten wir
von dieser Wahrnehmungsweise und den Weltanschauungen, die
sich daraus ergeben kénnen, lernen.

Wenn wir uns jedoch ausschliel3lich auf die Beziehung von
Menschen zu anderen Menschen konzentrieren, beleuchten wir in
gewisser Weise nur einen Aspekt des »Sozialen« oder der »Gesell-
schaft«. Ein »Wir« existiert nicht aulRerhalb eines Kontexts, und
den grundlegenden Kontext bildet das Land. Es existiert in der
Tat nichts ohne Land. Wenn ich von »Land« rede, dann meine ich
damit eine gesamte Sphare einschlieRlich aller Lebewesen in ihr.
Es geht buchstablich um die Substanz Land, das Fundament unter
dir, genau jetzt. Wo auch immer du dich gerade befindest — jener
Ort durchdringt dein Dasein, dein Wesen auf eine unterschwellig
greifbare Art und Weise. Das Land umfasst all jene, die darin und
darauf in wechselseitiger Abhangigkeit leben: die Gewasser, die
Geschopfe, Flora und Fauna, die Unsichtbaren. Es ist aber nicht
lediglich eine Kulisse oder Szenerie fir »uns«. Erst wenn wir das
Land wertschatzen, kdnnen wir auch das Wort »Wissen« begrei-
fen. Denn das Land ist ein Feld von Erkenntnissen, ein Feld der
Weisheit. Das Land ist ein Feld der Beziehungen, das lebendig ist
und im Lauf der Zeit aus immer mehr Schichten von Erinnerungen,
Geschichten, Dynamiken und Veranderungen besteht. Man kann
die menschlichen Aktivitaten und die Aktivitaten des Landes also
nicht getrennt voneinander betrachten.

Mit diesem Bewusstsein konnen wir Rassismus nicht von
Kolonialismus trennen, von einer Bewegung tber Land hinweg,
um Zugang zu sogenannten »natirlichen Ressourcen« zu erhalten,
und kénnen auch nicht ignorieren, dass ihre Extraktion zur Ent-



stehung von Reichtum und Eigentumskonzepten gefiihrt hat. Die
Wurzel dieser Briiche liegt in den Rissen zwischen den Menschen
und ihrem ortsbasierten Wissen. Wir konnen das Patriarchat nicht
losgeldst von der Unterdriickung vorrangig matriarchaler, erdver-
bundener Praktiken und Kulturen denken. Und wir kdnnen das
Land nicht mehr von all den Wegen befreien, auf denen nationalis-
tische Bewegungen es mit Idealen von Reinheit und Normativitat
aufgeladen haben, um den Ausschluss bestimmter Kérper von der
»Zugehorigkeit« zu rechtfertigen.

Seit wir auf dieser Erde existieren, sind wir Menschen Uber Land
gewandert, haben Land bewohnt, uns an Land angepasst und uns
mit ihm verandert, uns um Land gekiimmert und uns mit ihm auf
vielerlei Art und Weise beschaftigt —trotz all der Stérungen unse-
rer Ortswahrnehmung. Wir alle stehen in vielfaltigen Beziehungen
zum Land, selbst wenn diese nicht standig in unserem Bewusst-
sein verankert sind und auch wenn sie mitunter unangenehm
sind. Unsere Beziehungen zum Land sind zutiefst personlich und
bilden sich sehr friih aus; sie sind von den Geschichten der Bezie-
hungen unserer Urahnen zum Land gepragt. Wie wir einander
behandeln, ist eng damit verbunden, wie wir das Land behandeln
und wie das Land uns im Gegenzug behandeln wird.

Das Konzept der Intersektionalitat weist darauf hin, dass sozia-
le Dynamiken aus vielen Stromungen bestehen, die sich kreuzen,
vermischen, aneinander vorbeiziehen, gleichzeitig nebeneinander
herlaufen und ineinanderflieRen —ein lebendiges, unentwirrbares
Netz. Wenn ich an das Wort »unentwirrbar« denke, stelle ich mir
ein geknuipftes Gewebe vor, bei dem man keinen einzelnen Faden
sauber auftrennen kann. Dieses Gewebe ist vielmehr verwoben,
verworren, verdreht und verstrickt. Wurzeln bilden keine geraden
Linien, sie fuhren zu anderen Wurzeln, verflechten sich mit all den
mikroskopisch kleinen Lebewesen in der Erde und tauschen sich
mit anderen Wurzelsystemen aus. Je starker wir unsere Realitat
miteinbeziehen, umso komplexer erscheint uns das Flechtwerk,
aber auch umso vollstandiger.

Es ist also alles schon da; aber tber diese Begrifflichkeiten
hinaus, ist es auch wichtig, dem Korper und der Vorstellungskraft
Raum zu geben, sich so auszudrlcken, dass sie jeder Person, jedem
Ort und jedem Moment gerecht werden. »Landing« behauptet,
dass wir nicht nur kérperlich oder geografisch reisen kénnen, son-
dern auch mithilfe unserer Wahrnehmung. Die Teilnehmenden der
»Landing Sessions« sind dazu eingeladen, sich auf einen traumar-
tigen Zustand einzulassen, um dieses Thema von einem anderen
Ort aus anzugehen. Die Praktik des »Landings« als geflihrte Reise
birgt die Chance, unterschiedliche Perspektiven einzunehmen, so
dass sich Bilder und ihre Bedeutungen ungewohnlich dynamisch
entfalten konnen und nie erstarren. Den Einen erlaubt der Wind
es, sich einer enormen Elastizitat zu ergeben — wenn sie aufhoren,
ihm zu widerstehen. Die anderen erleben im Wind ein Geflihl von
Zuhausesein —wenn sie darauf vertrauen, getragen zu werden,
ohne ankommen zu missen, und schlieBlich durch Erde, Wasser

und lockere, weiche, nachgebende Kieselsteine fallen. Wieder
andere moégen vom Wind in eine zahflissige Substanz tibergehen
und durch einen Spalt im Material in eine ganz andere Qualitat
fallen.

Meiner Erfahrung nach fihrt das Offnen von Raumen fur
Fragen dazu, dass andere Fragen auftauchen. Wahrend dieses
Symposiums hatte ich die Ehre, sowohl personliche Sessions
in Berlin als auch Online-Sessions (aufgrund der Lockdown-Be-
schrankungen) zu geben. Egal, ob wir uns einen physischen oder
nur einen virtuellen Raum teilten, jede:r Teilnehmende stellte eine
spezifische Frage, die flr seine:ihre Reise relevant war, und bezog
sich dabei auf Land, so wie sie:er es verstand. Es gibt dabei oft ein
Uberraschungsmoment, wenn etwas Zentrales fir den eigenen
Prozess deutlich wird. Ein Blick wird zum Begleiter oder zum Portal
in eine andere Sichtweise; etwas Unbekanntes wird vertraut; et-
was Unmogliches wird moglich. Etwas landet fur sie und dadurch
wird Bewegung moglich.

Beim »Landing« geht es nicht darum, dass da drauf3en »Land«
ist. Etwas, auf das man zeigen oder das man besitzen oder
erobern kann. Es ist nicht einmal ein Ort, an dem man am Ende
»landet«. Vielmehr verstehe ich »Landing« als einen fortlaufen-
den Prozess des Ankommens, des Begegnens und des Aufbruchs.
Ich behaupte, dass wir alle die ganze Zeit landen und zugleich ist
das Land andauernd in einem Prozess des Landens. Die »Landing
Sessions« bieten die Moglichkeit zu sehen, was an diesem Ort
der Empfanglichkeit fir das Unbekannte entstehen kann, und zu
bezeugen, was ausgegraben wird und welche Perspektiven sich
daraus ergeben. Die Frage »In welcher Beziehung zu >Land« stehst
du jetzt gerade?« zu navigieren, ist eine Reise in den Moment - of-
fen und fliekend — um einige dieser Fragen direkt an diese Sphare
zu stellen. »Landing« ist eine Einladung in einen kreativen Raum,
in dem Verstehen und Austausch durch die Arbeit mit inneren
Bildern moglich wird, um die Vorstellungskraft als Intelligenz und
Kommunikationsraum wertzuschatzen, die unseren Umgang mit
dem Land und miteinander verandern kann.

Stell dir nun eine Zusammenkunft von Menschen vor, als ein
sich versammelndes Ensemble aus Bergen, Flissen, Betonstra-
Ben, feuchter Luft, fruchtbarer Erde. Was ware, wenn all diese
Orte aktiv aufeinander zugehen, um den Ort zu bilden, der uns
vorlaufig beherbergt? Stell dir die emotionale Topografie vor, die
man an diesen Orten im Lauf der Zeit spurt; die Momente der
Angst, der Erleichterung, der Furcht, des Trosts und der Inspiration.
Stell dir auSerdem vor, dass wir unserer Aufmerksamkeit erlauben,
sich zu weiten, um uns all diesen sich versammelnden Kraften als
unentwirrbare Teile unserer kollektiven, gegenseitigen Befreiung
zu widmen: Berg, Beton, Mensch, Luft, Kreatur und Erde gleicher-
malien. In diesem sich bestandig erweiternden Sinnesexperiment
konnte unsere Zusammenkunft den dynamischen Komplexitaten
zwischen uns — mit allen Unterschieden und Ahnlichkeiten — Raum
geben. Stell dir vor, wir kdnnten uns aufeinander zugleich als
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Personen und als lebendige Archive vielfaltiger Orte einlassen.
Waren wir dann besser dazu in der Lage, das Land und unsere
Beziehungen einzubeziehen in die ineinandergreifenden Matrizen
von Macht, Unterdriickung, Erbe, Verfall und Transformation?

Und falls ja, was wiirdest du das Land gerne fragen?
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Visualisierungen: Marina Hulzenga

Marina Hulzenga wohnt derzeit in Amiskwaciwaskahikan, auch
bekannt als Edmonton (Alberta, Kanada) auf dem Territorium von
Treaty 6, und arbeitet als Raumgestalterin und Ktinstlerin.

Die Orte zu benennen, aus denen wir kommen und die wir be-
wohnen, war eine wichtige Praxis wahrend der Erstellung dieser
Bilder fir die »Landing Sessions« und Shelleys Text. Diese Orte
anzuerkennen bedeutet, all die Verbindungen anzuerkennen, die
uns ins Hier und Jetzt gebracht haben. Die Lander unserer Vorfah-
ren: Israel, Palastina, Polen, die Ukraine, Tschechien, die Nieder-
lande, Frankreich; Bewegungen Uber das Wasser zu einer neuen
Heimat in Nordamerika. Ein Treffen der Schonheit in Rajasthan,
Indien. Die Orte, an denen diese Landungen, die »Landing Ses-
sions«, stattfanden: Berlin und Helsinki. Die Orte, die die Ent-
stehung dieser Bilder unterstiitzt haben: Amiskwaciwaskahikan
(Edmonton) und die wilden Orte in dessen Umgebung.

Diese Visualisierungen entstanden in einem regen Austausch
zwischen Shelley und mir. Wir sprachen tber unsere eigenen Be-
ziehungen zu »Land«, wahrend wir einzelne »Landing Sessions«
reflektierten, die wahrend des diesjahrigen FRATZ Symposiums
stattfanden. Hierbei wurde einmal mehr deutlich, dass die »Lan-
ding Sessions« die Moglichkeit bieten, intersektionale Zusammen-
hange aufzudecken. Als ich wahrend einer »Landing Session«
in das Land meiner Fantasie reiste, war ich hingerissen von den
Landschaften, die ich durchwanderte, und begann, ihre Formen,
Farben und Bewegungen zu materialisieren.

Durch einen Prozess des kreativen Experimentierens und des
Horens auf das Wissen meiner Vorstellungskraft entstanden diese
Visualisierungen. Schichten von Geschichte und Erinnerungen
eines Ortes, die verschmelzen, um uns genau dort zu treffen, wo
wir sind. Diese Uberschneidungen von Begegnungen konnen
Weisheit offenbaren und Raume fir Reflexion und Wiederher-
stellung schaffen. In Anlehnung an die Erfahrung einer »Landing
Session« werden die Visualisierungen durch Kompositionen von
Richtung und Loslassen geschaffen; die Bilder von Landkarten
mit ihren starren Linien stehen im Gegensatz zur Verwendung
von Wachs, das nach eigenem Willen flielst und sickert. Die Bilder
sind ein Versuch, die vielfaltigen Landschaften und das Durch-
queren derselben zu kartieren, aus denen unsere Begegnung hier
entspringt.

Wenn man das Wasser als Bindeglied und Transportmittel zwi-
schen den Orten betrachtet, gibt es viele Wege und Kanale in den
Bildern, die das Auge leiten konnen. Vielleicht konnen sie deine
Vorstellungskraft zu den Informationen lenken, die deine eigene
Beziehung zu »Land« ausmachen.






Die Utopie beriihren

Theater als Raum fur Transformation

Nasheeka Nedsreal

»Die Fantasie wird uns oft in Welten beférdern, die es nie gab. Doch
ohne sie wiirden wir nirgendwohin gelangen.« Carl Sagan

Das Schone an der Fantasie ist fir mich ihre Endlosigkeit, ihre Un-
endlichkeit. Sie fihrt uns immer weiter, nimmt dabei unterschied-
liche Formen an, versetzt Landschaften und schafft so neue
Wege. Daher ist die Fantasie auch der Ausgangspunkt fur Visio-
nen des Wandels. Sie ist ein wichtiges Werkzeug, um Uber die
Beschrankungen der Gegenwart nachzudenken und eine neue
Zukunft sichtbar werden zu lassen, und im Kontext von Kunst und
Theater ist Vorstellungskraft essenziell. Auf ahnliche Weise moti-
vieren und lenken auch Utopien Veranderungen. Sie liefern Ge-
generzahlungen und Griinde dafir, die Realitat mit ihren Grenzen
infrage zu stellen. Wie auch die Fantasie sind Utopien transforma-
tiv und jede Transformation beruht auf dem Wunsch nach und
dem Glauben an eine erreichbare Zukunft. Jennifer Wagner-Lawlor
sagt: »Die Suche nach der Utopie bedeutet nicht das Streben nach
unmoglichen Wiinschen. Sie bedeutete das Streben nach Wegen,
durch die das Wiinschen moglich bleibt.« Utopien streben nach
mehr, nach Besserem. Deshalb ist es wichtig, sie auch als erreich-
bar und absehbar aufzufassen.

Kunst war in der gesamten Evolution des Menschen immer ein
Ausdrucksmittel. So unterschiedlich die Methoden und Prakti-
ken auch sein moégen, Kunst diente und dient der Erforschung,
Artikulation und Kommunikation von Ideen und Gefiihlen. Sie
ist untrennbar mit unseres Gesellschaft verwoben und fungiert
im richtigen Kontext als Vehikel fir wesentliche Veranderungen
und utopische Vorstellungen. Was ich am Theater besonders
liebe und vermisse, ist das Miteinander, denn es erinnert mich an
unser kollektives Bediirfnis nach gesellschaftlichem Diskurs und
nach Kultur. Es erinnert mich auch an unser kollektives Bedurf-
nis nach Gemeinschaft und Verbundenheit. Dieses Miteinander
birgt enorm viel Potenzial. Es erweitert unsere Fahigkeiten, unser
Verstandnis und unsere Perspektiven und erlaubt es uns, Risiken
einzugehen und den Freiraum zu wahren, der fiir Transformatio-
nen notwendig ist. Es ist ein anregender Ort, der sowohl sozialen
als auch politischen Wandel vorantreibt.

Je mehr ich begreife, dass die Sprache die Gesellschaft nicht
beschreibt, sondern sie formt, umso mehr erkenne ich auch die
Fahigkeit von Theater und Kunst, unsere Perspektiven zu formen,
umzugestalten und zu transformieren. Sie bieten Raume, in denen
wir den Status quo hinterfragen und uns neue Moglichkeiten, die
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alle Menschen befahigen, bildlich vorstellen konnen. Die dringli-
chen und schwierigen Gesprache, die wir dartiber flihren mussen,
beschleunigen das Aufdecken von Vorurteilen und Ungerechtig-
keiten. Vor diesem Hintergrund bin ich davon Uberzeugt, dass
Kunst- und Theaterrdume auch Rdume sein sollten, in denen das
Konzept der ausgleichenden, transformativen Gerechtigkeit ver-
standen und in die Tat umgesetzt wird. Wahrend sich das Theater
weiterentwickelt und wir in eine inklusive und barrierefreie Zu-
kunft fortschreiten, muss sich auch die Art und Weise weiterent-
wickeln, wie wir das Theater als Vehikel fir Veranderungen nut-
zen. Ich wiinsche mir daher, dass die Theater- und die Kunstwelt
allgemein die Fahigkeit entwickeln, Werte rund um Inklusivitat,
Gleichberechtigung und Dekolonisierung in die Praxis umzusetzen
und sie zu verkérpern. Die notwendigen schwierigen Gesprache
bergen allerlei Komplexitat und Trauma. Dennoch glaube ich, dass
wir mit viel Arbeit — durch Verlernen, Selbstreflexion, Mitgefiihl
und Tapferkeit — auf eine freundlichere, sicherere, mutigere und
gerechtere Zukunft hoffen konnen. Bertolt Brecht sagte einst:
»Kunst ist nicht ein Spiegel, den man der Wirklichkeit vorhalt,
sondern ein Hammer mit dem man sie gestaltet.« Ich finde diese
Uberzeugung sowohl treffend als auch notwendig.

Ich bin liberzeugt, dass das Theater ein sicherer Raum (»safe
space«) sein sollte. Doch je mehr ich Uber den Begriff »safe space«
nachdenke, desto weiter entferne ich mich von der gebrauchli-
chen Verwendung dieser »flexiblen Wendunge. Sichere Raume
verwechseln Sicherheit mit Komfort und mitunter haftet ihnen
eine Tendenz zur Abwertung und Ablenkung an. In letzter Zeit
verwende ich daher lieber den Begriff »brave space«. »Der Begriff
»mutiger Raum« wird dem wohltuenden und transformativen
Dialog im Rahmen schwieriger Gesprache besser gerecht.« sagt
Alejandro Marquez. Er unterstreicht das Engagement und den
Einsatz —im Gegensatz zu gewollter oder ungewollter Zurtick-
haltung bzw. Vermeidung. Der Prozess mutige Raume zu 6ffnen,
durchbricht etablierte Muster und Daseinsweisen und stellt nicht
lediglich eine Aktion dar, sondern ist eine Verpflichtung zu einem
kontinuierlichen Prozess. Das Theater sollte also ein solcher mu-
tiger Raum sein. Die Autorin Lily Zheng schreibt: »Jeder einzelne
Raum, in dem wir als Transmenschen, indigene Menschen, als
Schwarze und Menschen of Colour, als Menschen mit Behinde-
rung, Frauen und Femmes, queere Menschen und/oder Menschen
aus der Arbeiterklasse existieren, ist ein »brave space«.« Wir mus-
sen uns also unbedingt bewusst machen, dass mutige Raume kei-



ne Raume sind, die marginalisierte Menschen in ausbeuterische,
erzieherische und emotional anstrengende Positionen zwingen.
Ich glaube auch nicht, dass sichere oder mutige Raume sozusagen
der letzte Schritt sind. Prozesse innerhalb von Sprache, Fantasie
und Utopie entwickeln sich standig weiter. Wenn wir sie jedoch in
den Mittelpunkt unseres alltaglichen Daseins stellen, kénnen wir
uber umfassendere und inklusivere Welten nachdenken und diese
auch schaffen. Auf diese Weise laufen die Fantasie und die Utopie
der Macht zuwider und kdnnen zur Destabilisierung von unterdru-
ckerischen Systemen beitragen. Auf diese Weise erganzt auch das
Theater die Prozesse der Utopie.

Wahrend ich dies hier schreibe, habe ich auch tber die Vorstel-
lungen von Utopie nachgedacht und wie sie sich auf die Dekolo-
nisierung beziehen. »Die Dekolonisierung ist der Prozess der
Dekonstruktion kolonialer Ideologien von der Uberlegenheit und
dem Privileg westlichen Denkens und westlicher Losungsansatze.«
(lan Cull) Sie beinhaltet den Abbau von Strukturen, die den Status
quo aufrechterhalten, und die Auseinandersetzung mit Hierar-
chien und unausgeglichenen Machtdynamiken. Es geht dabei um
die Wertschatzung und Wiederbelebung des Wissens und der
Loésungsansatze der Unterdriickten. Dieser Prozess darf sich nicht
auf Institutionen beschranken, sondern muss auch vom eigenen
sozialen und individuellen Standpunkt aus betrachtet werden. Die
Dekolonisierung erschopft sich nicht in der Reprasentation, son-
dern muss tiefer vordringen. Auch eine Utopie dringt tiefer vor als
bis zur reinen Reprasentation. Beide sind komplex. Dies bedeutet
auch, dass wir, wenn wir uns mit den Moglichkeiten verschiedener
Utopien auseinandersetzen, auch bereit sein muissen, die Annah-
men, auf denen utopische Vorstellungen konventionellerweise
beruhen, zu dekolonisieren. AuRerdem sind die Utopien der Ent-
rechteten, Unterdriickten und Marginalisierten gliltig und missen
anerkannt werden. Bill Ashcroft sagt: »Die Utopie ist der Kern des
dekolonialen Kampfes.« Wir diirfen die Ideen der Dekolonisierung
oder der Utopie nicht zu einer Metapher werden lassen.

Flr mich ist das Theater ein Ort, an dem wir die Erforschung
der Zukunft zum Normalzustand machen kdnnen, und zwar reali-
tatsnah und immer wieder. Es ist ein Ort, an dem wir den gelebten
Realitaten und ihren Grenzen etwas entgegensetzen konnen. Es
ist ein Ort, an dem wir standig Grenzen verschieben. Es ist ein Ort,
an dem dekoloniales Denken in Aktion tritt. Je mehrich schreibe,
desto mehr Uberschneidungen und Parallelen zwischen den Ideen
im Theater, der Utopie und der Dekolonisierung erkenne ich. Die
Magie des Theaters liegt in seiner Fahigkeit, uns an andere Orte
zu versetzen und so eine Vielzahl von Sichtweisen auf die Welt
erlebbar zu machen. Gekoppelt mit der Utopie und der Dekoloni-
sierung kann das Theater ein Ort sein, an dem Ideologien wider-
sprochen und eine kollektive Zukunft imaginiert wird. Ich glaube,
dass die Kunst und das Theater als 6ffentliche Plattformen in der
Verantwortung stehen, uns mit unbequemen, zeitgendssischen
Realitaten zu konfrontieren, inharente Systeme der Unterdrlickung

infrage zu stellen und zu demontieren und eine Zukunft zu schrei-
ben und zu imaginieren, die die gesamte Menschheit ermachtigt
und ihr Auftrieb verleiht.

Manchmal flhlt sich das wie ein Traum an, aber auch ein Traum
ist schon der erste Schritt in Richtung einer neuen Zukunft. Oscar
Wilde schreibt: »Eine Weltkarte, in der Utopia nicht verzeichnet
ist, ist keines Blickes wert, denn sie unterschlagt die Kiiste, an der
die Menschheit ewig landen wird. Und wenn die Menschheit da
angelangt ist, halt sie Umschau nach einem besseren Land und
richtet ihre Segel dahin. Fortschritt ist die Verwirklichung von
Utopien.«

Die Choreografin und Tdnzerin Nasheeka Nedsreal nahm teil an

der Podiumsdiskussion »Die Utopie bertiihren — Neue Beziehungen
lernen und lehren« bei FRATZ 2020. Sie berichtete dort liber ihre
Erfahrungen mit der Griindung des Netzwerks »Soul Sisters Berlin«
und tauschte sich aus tiber gerechtere Praktiken in der Pddagogik
und den darstellenden Kiinsten. Mit inr diskutierten Mikros Dounias
(Bildungsprojekt auf der griechischen Insel Lesbos mit Fliichtlings-
kindern und einheimischen Kindern), Tebogo Nimindé-Dundaden-
gar (Griinderin der Onlineplattform »tebalou«, die Spielzeug sowie
Kinder- und Jugendliteratur mit dem Schwerpunkt Vielfalt vertreibt)
und Anne Sophie Winkelmann (interkulturelle Pddagogin mit
Schwerpunkt Intersektionalidt und Adultismus, Autorin von »Macht-
geschichten«). In diesem Beitrag vertieft Nasheeka Nedsreal einen
auf dem Podium begonnenen Diskurs zum Theater als Raum fiir
Transformation.
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Gleichheit braucht ein weiches Herz
Uber den Versuch, einen Zustand zu erforschen -

mehrgenerational und digital
Cindy Ehrlichmann

Wenn ich versuche, ein genaues oder passendes Bild von Gleich-
heit aus meiner Kindheit zu fassen, dann sehe ich meine Urgrof3-
mutter und mich —ich war ungefahr sechs Jahre alt —in der alten
Bauernkiiche stehen. Sie 6ffnet eine Kaffeebohnendose und
kichert in sich hinein. Sie meint, dass sie so gern Kaffeebohnen
nascht und fragt mich, ob ich probieren will. Ich darf eine haben,
obwohl das eigentlich nichts fur Kinder ist. Wir stehen vor der
Dose und erspiren das Aroma der Bohne und zerkauen sie ge-
meinsam gendisslich. Eine gemeinsame Erfahrung. In diesem
Moment gibt es nicht Grol% und Klein, sondern nur uns und die
Dose, den Moment und das Zerbrdseln einer aromatischen Bohne
zwischen unseren Zahnen. Das hat mich sehr gliicklich gemacht.
Und wahrscheinlich ist es ein Geflihl von Gleichwirdigkeit. Wir
dirfen in dem Moment das Gleiche tun, obwohl wir unterschied-
lich alt sind.

Das Symposium ist der Teil des Festivals FRATZ International,
in dem fachliche und gesellschaftliche Diskurse in Verbindung
mit den darstellenden Kiinsten intensiver geflihrt und erfahrbar
gemacht werden. Es ist auch ein Raum, in dem Inszenierungs- und
Reprasentationsfragen an das Theater, seine Zielgruppe und das
Publikum in Ateliers und Forschungslaboren exploriert werden
kénnen. Wahrend es in den Ateliers der vergangenen Jahre gut
maoglich war, mit Kindern zu arbeiten, blieben diesmal grole Teile
des Symposiums Veranstaltungen, in denen die Fachwelt diber Kin-
der redete anstatt mit ihnen. So sehr diese Form des Austausches
wichtig und gewinnbringend war und ist, blieb doch eine thema-
tische Auseinandersetzung unter Beteiligung von Kindern und
Jugendlichen eine Leerstelle in den letzten Festival-Ausgaben, die
es unsererseits dringend zu schlieBen galt. Da unsere Zielgruppe
originar Kinder ab einem Alter von zwei Jahren oder sogar jlinger
sind, schien es praktisch unmoglich, sie am Diskurs zu beteiligen.
In dieser Tatsache wollten wir jedoch immer weniger ein Argu-
ment sehen, warum es deshalb ausgeschlossen sein sollte, dltere
Kinder und deren Erfahrungsspektrum ins Symposium einzubin-
den. Als ein Theater, das seit Jahren aktiv Kinder und Jugendliche
in partizipativen Projekten auf und hinter die Bihne holt und viel
Erfahrung in der gemeinsamen Recherchearbeit mit Kindern und
Jugendlichen vorweisen kann, begannen wir mit der Suche nach
Maoglichkeiten, Teile des Symposiums fiir jiingere Menschen zu
offnen. Dabei interessierte uns —analog zur kiinstlerischen Arbeit
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mit Kindern und Jugendlichen — das gemeinsame Erkunden von
Fragen, der Austausch, der Dialog, bereichert durch die altersbe-
dingt unterschiedlichen Perspektiven. Der von uns zu diesem
Zweck auszugestaltende Workshop hatte demnach zwei wesent-
liche strukturelle Rahmenbedingungen zu erfiillen: mehrgenera-
tional sollte er sein und coronabedingt digital.

Peovise sf Fquality




Mit »Anarchie # Chaos — Un:gleichheit« sollte im Rahmen des
Symposiums ein kreativer Workshop entwickelt und durchgefiihrt
werden, in dem die Teilnehmenden Geschichten von Gleichheit
und Ungleichheit austauschen und daruber reflektieren.

Habt ihr euch schon einmal »gleich« mit jemanden gefiihlt? Was
ist Gleichheit? Was ist Gleichberechtiqung? Wie fiihlt sie sich

an, habt ihr sie schon erlebt? Wann? Kénnen wir Ungleichheit
besser verstehen oder gar gegen sie kdmpfen, wenn wir wissen,
wie sich eine Situation anfiihlen kdnnte, in der wir »gleich« oder
»gleichberechtigt« sind? Geht das tiberhaupt? (Auszug aus dem
Einladungsschreiben an junge Teilnehmende)

Der Workshop, den die Dramaturgin und Autorin Marie Yan und
ich? konzipierten, zielte darauf ab, dass Jung und Alt zusammen
versuchen, einen temporaren Raum zu schaffen, um generatio-
nenubergreifend zu teilen, was Gleichheit oder Gleichberechti-
gung fur uns bedeuten kann und wie sich unsere Perspektiven
gegenseitig bereichern kénnen. »Anarchie # Chaos« war urspring-
lich eine Veranstaltungsreihe von Johanna Hawighorst und Marie
Yan am Theater o.N., in der 2018/2019 an vier Abenden in unter-
schiedlichen Formaten Konzepte und Vorstellungen von Anarchie
und Anarchismus gemeinsam mit den Teilnehmenden kiinstle-
risch untersucht wurden.

In diesem ersten — und mit dem digitalen Setting herausfor-
dernden - Entwurf eines generationsubergreifenden Austausches
setzten wir auf eine Gruppe von Menschen ab einem Alter von
acht Jahren. Dabei begegneten uns altbekannte Fragen, die uns
vertraut schienen aus der Arbeit mit Kindern und Jugendlichen in
den Berliner AulRenbezirken: Wie und wo erreichen wir die Kinder
und Jugendlichen, um sie einzuladen? Wie sprechen wir sie an?
Wie erleichtern wir ihnen den Zugang zum Diskurs? Wie schaffen
wir Rdume, in denen sie sich mitteilen mochten? Was konnte
gewinnbringend fir sie sein? Welchen Erlebnisraum jenseits der
Sprache kdnnen wir in diesem Format schaffen? Als Antwort
darauf installierten wir im Workshop die Methode des Graphic
Recording durch Nora Haakh, einer Theatermacherin und Live-Illu-
stratorin: eine Ebene der Bildersprache, die neben dem verbalen
Diskurs eine sinnliche Ebene des Ausdrucks etablieren sollte. Wie
stellen wir Augenhohe zwischen den Teilnehmenden, ein gemein-
sames Suchen her? Welche Anzahl von Teilnehmer:innen scheint
geeignet zu sein? Wie mischen wir die Gruppen? Wollen die
Jugendlichen gern unter sich bleiben? Trauen sich zwei 8-Jahrige
in einem Setting mit vielen Erwachsenen etwas zu sagen? Fir
die von uns schwer zu findende »passende« Zusammensetzung
der Kleingruppen wendeten wir viel Zeit auf. Wir versuchten, uns
hineinzufihlen in einen potenziell wohlig-intimen digitalen Raum,
in dem man sich als junger Mensch gern austauschen mochte,
anzudocken an unser eigenes bedirftiges inneres Kind — es schien
uns schier unmoglich, darauf eine Antwort zu finden. Familien-
mitglieder mit jungeren Kindern versuchten wir beisammen zu

lassen —in der Hoffnung, dass es den Jiingeren unter ihnen mehr
Sicherheit geben wiirde. Jugendlichen stellten wir wenigstens
noch eine:n Peer zur Seite und Erwachsene waren ohnehin meist
in der Mehrzahl. Das passende »Mischungsverhaltnis« so herzu-
stellen, dass es nicht zugunsten oder zulasten einer Altersgruppe
kippt, war eine groSe Herausforderung.

Fir diese mehrgenerationale Erstausgabe sprachen wir Pada-
gog:innen und Lehrer:innen an Schulen, mit denen wir bereits
zusammenarbeiteten, an, ferner befreundete Menschen, Fami-
lien und (Gast-)Kinstler:innen des Theaters sowie Festival-
besucher:innen, und versandten digitale Einladungsschreiben.
Der Einladung folgten am 6. November von 17:00 bis 20:00 Uhr
22 Menschen, darunter auch Vater und Mutter gemeinsam mit
ihren Kindern.

Herzlich willkommen und schoén, dass ihr da seid! Kénnt ihr eure
Bildschirmnachbar:innen mit den Hdnden bertihren? Kénnen wir
uns so verbinden? Wie sieht es mit den Teilnehmenden, die am
Bildschirm tiber und unter mir zu sehen sind, aus?

Der Ablauf setzte stark auf ein gemeinsames Anwarmen zu Be-
ginn der Sitzung. Im besten Falle sollte jede:r schon einmal etwas
gesagt haben, bevor es in einen intensiveren Austausch ginge.

Wer hat auch — so wie ich — die letzten drei Tage zu wenig ge-
schlafen? Kénnt ihr bitte die Hand heben? Wer hat auch — so wie
ich — Geschwister? Wer hat auch — so wie ich — manchmal Socken
im Bett an? Mdchte jemand anders etwas in Erfahrung bringen?
Bitte, ihr habt den Raum ...

Dieser Moglichkeit des direkten »Miteinander-in-Kontakt-Kom-
mens« folgten die Teilnehmenden anfangs nur sehr zégerlich,
spater jedoch munterer, mutiger und lebendiger. Tatsachlich ent-
stand eine Art unbefangene »Ping-Pong«-Session, in der Jiingere
wie Altere sich das Wort nahmen und ihre anfangliche Scheu zu
verlieren schienen. Abwarten, aushalten, Zeit und Raum geben.
Als Moderatorin solcher digitaler Kommunikationsprozesse blieb
mir die flihlbare energetische Prasenz der Menschen im Raum
als Ubersetzungscode fur aktuelle Stimmungen verschlossen. Ein
bisschen fihlte ich mich orientierungslos schwimmend auf einem
offenen Meer. Das kostete viel Energie und Aufmerksamkeit.
Den richtigen Moment zu finden fur Aktivierung, Anregung und
Entschleunigung schien mir herausfordernder zu sein als in Live-
Settings.

In digitalen Break-out-Rooms wurde die thematische Auseinan-
dersetzung in altersgemischten Kleingruppen vertieft und fort-
gesetzt.

Wadihle ein Bild aus der Vorlage aus, welches du mit Gleichheit in
Verbindung bringst. Warum hast du es ausgewdhlt?

Erinnert euch an eine Situation, in der ihr euch gleich mit je-
manden geftihlt habt, in der ihr ein Gleichheits- oder Gleichbe-
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rechtigungsgeflihl gespiirt habt! Wo war es? Mit wem? Wann?
Kannst du dazu etwas zeichnen? Vielleicht findest du auch einen
Gegenstand in deiner Wohnung, der etwas mit dieser Geschichte
zu tun hat? Du hast circa zehn Minuten Zeit dafiir. Stellt eure
Skizze/Zeichnung oder euren Gegenstand der Kleingruppe vor.
Wie habt ihr euch gefiihlt in dem Moment, als ihr »Gleichheit«
erfahren habt? Warum stellt der beschriebene Moment fiir euch
Gleichberechtigung dar?

Nachfolgend wurde in den Kleingruppen zusammengetragen,
welche Gefiihle solche Situationen auslésen und welche Bedin-
gungen ein Geflihl von Gleichheit/Gleichberechtigung ermogli-
chen.

»Gleichberechtigt sein heifst, sich stolz zu flihlen und verbunden.
Es ist das Geflinl, gehort« zu werden, integriert und beruhigt

zu sein. Eine Voraussetzung/Bedingung ftir Gleichheit ist: fair
behandelt zu werden, ein respektvoller Umgang, Offenheit.
Gleichheit ist voraussetzungslos. Spielregeln mtissen eingehal-
ten werden.« (Zusammenfassung aus dem Gruppenchat einer
Kleingruppe)
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Diese erste Runde des digitalen Workshops schien auch fir jlinge-
re Teilnehmer:innen gut zu funktionieren: Offenbar war sie mit
dem spielerischen Beginn, der »Bilderschau«, dem Erinnern an
eine eigene Geschichte und dem Suchen eines Gegenstandes bzw.
dem Zeichnen recht abwechslungsreich. Es schien jedoch auch, als
ware flr die jiingsten Menschen das Konzentrations- und Span-
nungslevel an dieser Stelle — nach circa einer Stunde — ausgereizt.
Im Anschluss daran trafen sich alle Workshopteilnehmer:innen

in der GrolRgruppe digital wieder und fassten ihren Austausch
zusammen. Hierbei entstand ein sinnlicher Akt dadurch, dass eine
Gruppe ihre Ergebnisse unkommentiert vortrug — haufig auch mit
wechselnden Wortbeitragen der unterschiedlichen Generatio-
nen —, wahrend alle anderen mit geschlossenen Augen lauschten.
In Abwechslung zum Sprechakt folgte darauf und abschlielend
eine Auseinandersetzung per Chat zu der Frage:

Was brauchst du von der Gesellschaft, der Politik oder ganz kon-
kret von Menschen, die dir begegnen, um dich gleichberechtigt
zu flihlen oder um einen Moment von Gleichheit zu erfahren?



»Sich zuhoren. Seine Bedlirfnisse dufSern. Kommunikation, Offen-
heit, Neugierde. Entspannung. Ein weiches Herz. Ruhe und Zeit,
um die eigenen Geftihle und Wiinsche zu spliren. Sprechen,
teilen, helfen. Zusammen sein. Anderen vertrauen. Sich éffnen.
Sich verletzlich machen. Sich trauen, ein Problem anzusprechen.
Toleriert zu werden flir das, was man ist. Sich zeigen. Ehrlichkeit.«
(Ausziige aus dem Gruppenchat der GrofSgruppe)

Vielleicht sehen zukiinftige Theater-Workshops so aus: Wir sitzen
in Kohorten vor unseren Rechnern und erzahlen uns etwas. Zeigen
Erinnerungsrelikte in die Kamera, stellen einander Fragen, heben
die Hand, um Verbundenheit zu signalisieren und schlieBen als
kollektiven Akt die Augen, wenn wir tiefen Gedanken oder Gefiih-
len nachspuren. Wer kann das schon wissen. Wir sind im Jahr 2 der
Pandemie und vieles ist anders. Begegnungen finden neue Forma-
te. Eine gesamte Gesellschaft muss heraus aus ihrer Komfortzone.
Die Erwachsenen unter uns haben daflr keine Blaupause, keinen
Erfahrungsvorsprung fiir dieses bisher nie da gewesene Szenario.
Das ist nicht die schlechteste Bedingung, sich gemeinsam und
forschend auf den Weg zu machen. Vielleicht wird es ein gutes ge-
nerationstibergreifendes Ubungsfeld fiir weitere Projektformate.

Nora Haakh ist Kulturwissenschaftlerin, Theatermacherin und
Graphic Recorderin. Sie studierte Islamwissenschaft, Politikwissen-
schaft und Geschichte und promovierte zu Fragen von Uberset-
zung und Transfer im Theater. Als Dramaturgin arbeitete sie am
postmigrantischen Theater Ballhaus NaunynstrafSe und realisiert
eigene Regiearbeiten. Seit 2016 arbeitet sie als Graphic Recorderin
mit Live-Visualisierungen und Graphic Clips und experimentiert mit
der Zusammenfiihrung von Live-Zeichnung als Performance und
Storytelling auf der Blihne. www.nora-haakh.de
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Nora Amin_Performerin, Choreografin,
Autorin, Theaterregisseurin und
Wissenschaftlerin

Stipendiatin des Zentrums flr das Theater
der Unterdriickten (Centro do Teatro do
Oprimido, Brasilien 2003), Alumni des
Kunstmanagement-Programms am John F.
Kennedy Center for the Performing Arts
(USA 2004), Samuel-Fischer-Gastprofessur
fir Literatur (FU Berlin 2004 — 2005),
Gastdozentin/Ford Associate am Mount
Holyoke College (USA 2005), Griinderin
des landesweiten agyptischen Projekts
fiir das Theater der Unterdriickten (The
Egyptian National Project for Theatre of
the Oppressed) und von dessen arabi-
schem Netzwerk (Libanon, Sudan und
Marokko), Fellow der Akademie der Kiinste
der Welt (K6In 2015), Fellow des Interna-
tionalen Forschungszentrums »Interwea-
ving Performance Cultures« (FU Berlin
2015-2016), Valeska-Gert-Gastprofessur
fiir Tanz und Performance (FU Berlin 2018),
Gastdozentin im Fachbereich Kulturpolitik
(Universitat Hildesheim 2018), Gastdozen-
tin am Zentrum fur Zeitgenossischen Tanz
der Hochschule fir Musik und Tanz (KéIn
2020), Workshopleiterin »UnlOcking«
(Tanzfabrik Berlin 2019 — 2020), Mentorin
im Performing Arts Program (LAFT Berlin)
und im Bundesnetzwerk flausen+.
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Shelley Etkin Transdisziplindre Ktinstlerin,
Padagogin und Gdrtnerin

Shelley Etkin verbindet in ihrer Arbeit Tanz,
Okologie, Padagogik und Kuration. Sie ar-
beitet sowohl als Einzelklnstlerin als auch
kollaborativ in verschiedenen Umgebun-
gen und Zusammenhangen, in denen sie
Praktiken zur Verkérperung (practices of
embodiment) und zur Beziehung zu Land
anbietet, darunter in »Ponderosa« — einer
landlichen Kiinstlerresidenz in Branden-
burg, wo sie die »Garden as Studio«-Platt-
form organisiert. Derzeit ist sie Gast-
dozentin an der Humboldt-Universitat

zu Berlin. Sie arbeitet unter anderem mit
Laura Burns als »LARK: Living Archive of
Remembered Knowledges« sowie mit
Anna Nowicka, Angela Schubot und Aune
Kallinen zusammen. Shelley Etkin hat einen
M.A. in Okologie und Zeitgendssischer
Performance (Finnland), einen B.A. in
Gender Studies (USA), ein Zertifikat fir
Permakultur-Design und ist Studierende
der Homdopathie.

llya Noe
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Cindy Ehrlichmann_Regisseurin,
Theaterpddagogin und Leiterin der
partizipativen Projekte des Theater o.N.
Seit ihrem Masterstudium der Theater-
padagogik an der Universitat der Kiinste
Berlin realisiert Cindy Ehrlichmann Theater-
projekte, Performances und Stlckentwick-
lungen mit Kindern, Jugendlichen und
Erwachsenen. Seit 2011 untersucht sie in
verschiedenen Formaten unter anderem
in Berlin-Marzahn-Hellersdorf, wie Kinder
und Jugendliche aus »anregungsarmenc
Umgebungen fur das Theaterspielen be-
geistert werden konnen. 2013 war ihre
Inszenierung »hell erzahlen« zum Bundes-
wettbewerb »Theatertreffen der Jugend«
eingeladen. Derzeit leitet sie neben den
FRATZ Begegnungen die Kuinstlerischen
Kollektive, ein Projekt, bei dem Kiinst-
ler:innen gemeinsam mit Jugendlichen
eine Performance erarbeiten und auffiih-
ren. Vor ihrem Masterstudium studierte
sie Soziale Arbeit; sie arbeitet heute
parallel als Familientherapeutin in Berlin-
NeukolIn.
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Inky Lee Autorin, Musikerin und
Performancektinstlerin

Inky Lee lebt in Berlin. lhre Texte erschie-
nen unter anderem bei tanzschreiber,
tanzraumberlin, COVEN Berlin, Choom:in,
Time Out NY und FLAUNT Magazine. Von
September 2020 bis Februar 2021 war sie —
zusammen mit den von ihr eingeladenen
Gastautor:innen — Kunstlerische Leiterin
und Autorin fir ihr eigenes Projekt »Right
Nows, gegriindet in Zusammenarbeit mit
dem Tanzburo Berlin: Die experimentelle
Schreibplattform setzte den Fokus auf
im Korper eingeschriebene Erfahrungen
marginalisierter Individuen in der Berliner
Performance-Szene. | Inky arbeitet
derzeit als Mentorin fiir das Workshop-
Programm von tanzschreiber, das Tanz-
journalist:innen fordert. Auerdem ist sie
Mitglied des Schreibkollektivs »Streams,
das an der Tanzfabrik Berlin angesiedelt
ist. Inky hat mit verschiedenen Kiinstle-
r:innen in Berlin Musik gemacht und als
Performerin und Choreografin in Berlin
und New York City gearbeitet.

Christine Matschke Freie Tanzjournalistin
Christine Matschke studierte Neuere
deutsche Literatur, Kunstgeschichte und
Franzdsisch in Wuppertal, Besancon sowie
an der Humboldt-Universitat zu Berlin.
Ihren Magister schloss sie mit einer Arbeit
Uber Tanz ab. An der Freien Universitat
Berlin setzte sie ihre Beschaftigung mit
Tanz im Studiengang Tanzwissenschaft
fort. Begleitend war sie tiber mehrere Jah-
re als Mitarbeiterin einer Berliner Weiter-
bildungsfirma tatig, ebenso als Dramatur-
gieassistentin fur die Kélner Biihnen und
Pressehospitantin fur das Festival »Tanz im
August«. Heute lebt und arbeitet Christine
Matschke als freie Tanzjournalistin in Ber-
lin. Sie schreibt fir verschiedene Print- und
Onlinemedien wie die Berliner Zeitung,
tanz, tanzraumberlin, tanzschreiber und
das Missy Magazine. Im Schreiben tber
Tanz fir junges Publikum sieht sie eine
ihrer beruflichen Perspektiven.
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Nasheeka Nedsreal Tcinzerin und
Choreografin

Geboren in Baton Rouge, Louisiana, lebt
Nasheeka Nedsreal heute in Berlin und
arbeitet in den Bereichen Bewegung,
Musik und visuelle Kunst. Sie beschaftigt
sich in ihrer Arbeit mit Identitat, Ritualen,
Futurismus und Improvisation. Sie ist
national und international aufgetreten
und hat mit verschiedenen Kiinstler:innen
als Tanzerin, Lehrerin, Model und bildende
Kiinstlerin zusammengearbeitet. Sie ist
Mitbegriinderin von »Soul Sisters Berlin,
einem Kollektiv, das sich der Vernetzung
von Schwarzen Frauen in ganz Deutsch-
land widmet, sowie von »Black and Brown
Bodies in Motion« und »The Blackism
Collective« und Mitglied von »Santo
Schwarz«. Seit 2017 arbeitet sie mit der
Kompanie »Grupo Oito« zusammen und
hatte ihre Premiere in der Performance
»Unrestricted Contact«. Kiirzlich unter-
suchte sie die Politik der schwarzen Haare
in einer multimedialen Solo-Performance
mit dem Titel »New Growthe, die im
Ballhaus NaunynstralRe in Berlin uraufge-
fihrt wurde (2020). 2018 begann Nedsreal
mit dem Choreografen Trajal Harrell zu
arbeiten und ist derzeit Gasttanzerin am
Schauspielhaus Zirich. Seit 2019 spielt sie
in der Theater o.N.-Produktion »Future
Beats«, einer Performance fiir die Jlingsten
ab 6 Monate bis 2 Jahre.
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Die FRATZ Reflexionen 2020 dokumentieren Forschungs-
ergebnisse, klnstlerische Positionen und Inszenierungen des
Festivals und des Symposiums FRATZ International 2020.

FRATZ International 2020
23.-26. Oktober und 6.- 9. November 2020 in Berlin
www.fratz-festival.de

Veranstalter
Theater o.N.

Foérderer

FRATZ International wurde geférdert von der Senats-
verwaltung fUr Kultur und Europa des Landes Berlin im Rahmen
der Forderung von stadtpolitisch relevanten Festivals 2020

bis 2023.
| Tt Berlin |

Das Symposium in Koproduktion mit der Offensive Tanz fur
junges Publikum Berlin wurde zusatzlich geférdert von
TANZPAKT Stadt-Land-Bund aus Mitteln der Beauftragten
der Bundesregierung fur Kultur und Medien sowie kofinanziert
aus Mitteln des Landes Berlin - Senatsverwaltung fur Kultur
und Europa.

Senatsverwaltung
fur Kultur und Europa

OFFENJSIVE AN TANZPAKT wo ‘| iz
TAI\ |Z

Das Gastspiel»Les Sols« wurde unterstitzt vom Institut
francais und dem franzosischen Ministerium fur Kultur/DGCA im
Rahmen von Objets & Marionnettes, Fokus 2020.

STy =8 ok
NCAIS m T NE

In Kooperation mit
GRIPS Theater Berlin und Kulturprojekte Berlin

Em?’} KULTUR
= ’ PROJEKTE
- BERLIN

Mit freundlicher Unterstiitzung von
Familienzentrum AdalbertstraBe (Kreuzberg),
Tanzhalle Wiesenburg (Wedding) und blu:boks (Lichtenberg)

Medienpartner
tip Berlin

tipBerlin
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Offensive Tanz fiir junges Publikum

Die Offensive Tanz fur junges Publikum Berlin entwickelt innova-
tive Tanzformate fir junges Publikum zwischen o und 18 Jahren
und setzt dabei vorrangig auf Produktion, Vernetzung, Vermitt-
lung und klnstlerische Forschung. Bei dem 2019 gestarteten Pro-
jekt handelt es sich um einen Zusammenschluss von vier lokal,
national und international agierenden Partnern der zeitgendossi-
schen Tanz- und Theaterszene flr Kinder und Jugendliche:
PURPLE — Internationales Tanzfestival fir junges Publikum, TANZ-
KOMPLIZEN, Theater STRAHL und Theater o.N.

Uber den Projektzeitraum 2019 bis 2021 hinweg wurden insge-
samt sechs Inszenierungen mit jeweils eigenen Themenschwer-
punkten entwickelt. Ein zentrales Element des Projektes ist die
professionelle Vernetzung mit relevanten Institutionen, Aus-
bildungsstatten, Schulen, Szenen und Festivals. Symposien zu
jeweils unterschiedlichen Themen fungieren in diesem Zusam-
menhang als Plattform fur einen lebendigen Austausch zwischen
Kiinstler:innen, Fachpublikum und jungen Zuschauer:innen.
Diverse Workshops bieten Lehrer:innen, Eltern und Erzieher:innen
darliber hinaus die Moglichkeit, sich zum Thema Tanzkunst wei-
terzubilden. Weiterhin werden mit unterschiedlichen Formaten
wie zum Beispiel einem Fachtag zum Thema Tanz und Rassismus
sowie kunstlerischen Begegnungsprojekten die Moglichkeiten
eines inklusiven Ansatzes erkundet.

Im Herbst 2021 startete die »Offensive Kulturbus, die Kita- und
Schulkinder kostenfrei zu Vorstellungen von lber 40 Berliner Spiel-
orten bringt. 2022 beginnt eine zweite Projektphase: Die Aktivita-
ten der Offensive Tanz werden weitergefuhrt, neue Initiativen wie
RAUSGEHEN erprobt und eine dezidiert diskriminierungskritische
Perspektive erarbeitet und umgesetzt.

Die Offensive Tanz fur junges Publikum Berlin hat es sich zur Auf-
gabe gemacht, Barrieren abzubauen, neue Zugange zu schaffen,
den Tanz als Kunstform positiv zu konnotieren und somit fiir
Kinder und Jugendliche als Theaterangebot und wertvolle dsthe-
tische Erfahrung zu etablieren —jenseits von Sprachbarrieren und
unabhdngig vom Bildungshintergrund.

www.offensive-tanz.de
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