
Wie dreißig Jahre Tanz im August und dreißig Jahre Kampf um ein Tanzhaus 
in Berlin zusammenhängen 

„Berliner Tanzzentrum — Die von der Berli-

ner Ballettensembles, freien Tanzgruppen 
und anderen mit dem Tanz befassten Einrich-
tungen geplante Gründung eines Berliner 
Tanzzentrums soll durch ein Projekt begleitet 
werden, das Informationen über Geschichte 
und Gegenwart des Tanzes sammelt und an-
bietet, Modellversuche und Kurse vorbereitet 

und sich als Koordinationsstelle für das Tanz-
geschehen in Berlin versteht. (Träger: Akade-
mie der Künste; 2 ABM-Kräfte)." 

So ungefähr könnte die Pressemitteilung des 
Berliner Senats für Kultur und Europa lauten, 

wenn im nächsten Winter der Doppelhaushalt 
für 2020/21 beschlossen wird. Denn die Ber-
liner Tanzszene, eine der rührigsten auf dem 
Kontinent und dafür verantwortlich, dass die 
deutsche Hauptstadt inzwischen eine Welt-

stadt des Tanze's ist, wurde in diesem Jahr 
von der Politik an einen runden Tisch gebe-
ten. Seit Anfang des Jahres traf sich die Sze-
ne zu verschiedenen Arbeitsgruppen, um für 

eine kulturpolitische Stärkung ihrer Infra- 

struktur die wichtigsten Themen zu sondie-
ren. Das Ergebnis wird Ende des Jahres vorge-
stellt. Wichtiger Punkt: ein Tanzhaus — nicht 
unbedingt als zentrale Institution, sondern 

möglicherweise auch als modulares Objekt, 
das die zahlreichen Tanzorte, die inzwischen 
entstanden sind, verbindet und ergänzt. 

Eine Kuppelorganisation aber braucht 
es, und hier liegt der Clou der Sache: Das ein-
leitende Zitat ist fast dreißig Jahre alt. Es ist 

Teil einer Pressemitteilung des Kultursenats 
vom November 1990 und wurde von der Jour-
nalistin Claudia Henne zum dreißigjährigen 
Bestehen des Festivals Tanz im August aus 
den Archiven gefischt. Die Forderung, neben 
fünf staatlich betriebenen Sprechtheatern 

und drei Opern auch einen Ort für die Tanz-
kunst in Berlin zu haben, wurde bislang nicht 
umgesetzt. 

Vor vierzig Jahren, 1978, begann in 

Berlin eine neue Ära und der zeitgenössische 
Tanz in der Stadt wurde mit der Eröffnung der 
Tanzfabrik als Ausbildungsstätte und Kunst-
kompanie wiedergeboren. 1988 wurde Berlin 

dann „Kulturstadt Europas", es gab Aufwind 
durch zusätzliche Gelder. Um internationalen 
Tanz präsentieren und in Workshops neue 

Techniken erproben zu können, wurde von 
mehreren Trägern die Tanzwerkstatt gegrün-
det, aus der sich im Folgejahr Tanz im August 
entwickelte. Nele Hertling, die damals das 
Programm „Pantomime — Musik —Tanz —The-

ater" an der Akademie der Künste leitete, 
wurde Festivaldirektorin sowie auch Direkto-
rin des neu erschlossenen Hebbel-Theaters 
und schuf damit der Sparte ein Profil. Für 
ihren lebenslangen diesbezüglichen Einsatz 

wurde ihr im vergangenen Monat der Deut-
sche Tanzpreis verliehen. 

Zum 30. Jubiläum von Tanz im August 
in diesem Jahr steht das Festival so gut da 
wie nie: Das Budget wurde, dank des Engage-

ments von Annemie Vanackere als Intendan- 

Critical Dance Mass — Lisbeth Gruwez und ihre 
Kompanie Voetvolk mit „The Sea Within". 
Foto Danny Willems 
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tin des veranstaltenden HAU Hebbel am Ufer, 
seit 2012 fast verdoppelt, es gab dreißig Auf- 
führungen und eine hervorragende Auslas- 
tung. Dabei hat in den letzten Jahren, insbe-

sondere seit Virve Sutinen 2014 die Leitung 
übernahm, eine interessante Zielgruppen- 
verlagerung eingesetzt: Das Festival hat sein 
Publikum in der kulturinteressierten Stadt- 
gemeinschaft gefunden, während das Fach- 
publikum — vor allem die in Berlin arbeiten-

den Künstlerinnen und Künstler — sich nur 
sehr punktuell interessiert. Diese Entwick-

lung ist irritierend, aber auch spannend für 
eine Kunst wie den zeitgenössischen Tanz, 
die bislang nicht im Mainstream angekom-
men war. Sutinen arbeitet der Abschottung in 

ein abgekoppeltes Expertentum klar entge-
gen. Auch muss im Tanz, anders als in der 
Musik, nicht die „Klassik", sprich das Ballett, 
dafür Pate stehen, dass dem Bürgertum als 
„Entreact" auch einmal eine zeitgenössische 
Position verkauft wird. Der zeitgenössische 
Tanz soll, auch in seinen durchaus diversdn 

und diskursiven Ästhetiken, für sich sprechen 
können. 

Um das auf einem Niveau zu errei-
chen, auf dem das Publikum dann auch den 

Anschluss an das Angebot der Berliner Szene 
finden kann, braucht es einiges Kombinations-
talent: Die Themen müssen breit genug sein, 
um möglichst viele Zielgruppen zu erreichen 
und sie müssen aktuell und aufgeladen genug 
sein, um auf ihr virulentes Potenzial zu 

verweisen. Virve Sutinen bevorzugt in dieser 
Hinsicht eher Gutgemachtes als Werke mit 
Werkstattcharakter und Experimentalanord-
nung und schafft damit ein Panoptikum des 
internationalen Tanzgeschehens zwischen 

Fußballchoreografie, Tanztheater und B-Boy-
ing, zwischen Postmodernem, Postornamenta-
lem, body politics und Pantomime. 

Dass ästhetische Erziehung dabei als 
kuratorische Richtlinie gelten kann, zeigt sich — 

neben „familienfreundlichen" und gratis zu-
gänglichen Performances im öffentlichen 
Raum — vor allem durch die Treue zu Stücken 

aus dem Kontext postkolonialer Theorie und 
critical whiteness, die sich mit Blickpolitiken 
auseinandersetzen. Sutinen legt Wert darauf, 
dass es sich hierbei nicht um Mode-Ästheti-
ken handelt, sondern um einen langwierigen 
Prozess der Auseinandersetzung des Publi-
kums mit den eigenen durch die Kolonialge-

schichte geprägten Sehgewohnheiten. In die-
sem Jahr bot Nora Chipaumire, die in New 
York und Simbabwe lebt, die bisher stärkste 
Arbeit zum Thema. „Portrait of myself as my 
father" in afrofuturistischer Boxergarderobe 
und mit einem angeleinten Sklaven, der an 

sadomasochistische Butö-Performances der 
1980er Jahre erinnert, ist eine kolonialismus-
und paternalismuskritische Polemik, die ener-
getisch und intellektuell nie zur Ruhe kommt. 
In einem Boxring wird kulturelle Erbmasse 
bearbeitet, der Champion, Chipaumire, ist ein 
Hybrid, der letztlich gegen sich selbst kämpft, 
gegen all die Anteile, die Kolonialisierte von 

Kolonialisten in sich tragen. Ein Kampf, der 
nur durch die Versöhnung mit dem sie konsti-
tuierenden Sarkasmus gewonnen werden 
kann — eine absurde und nervöse Position, die 

an Achille Mbembes Grundlagenwerk „Kritik 
der schwarzen Vernunft" denken lässt. 

Auch Arbeiten, die, abgeleitet von 
Siegfried Kracauers „Ornament der Masse", 
als postornamental bezeichnet werden kön-
nen, waren in den vergangenen Jahren The-

ma: Alle machen zur selben Zeit das Gleiche, 
aber anders. Hier stoßen postmoderne Tech-
niken auf das Anthropozän. Organische Be-
wegungsabfolgen ordnen sich in Schwärmen 
oder Rhizomorganisationen und formen eine 

Wechselwirkungen unterworfene Menschen-
materie. In diesem Jahr standen vor allem die 
Berliner Choreografin Isabelle Schad sowie in 
Ansätzen auch Lisbeth Gruwez mit ihrer  

Brüsseler Kompanie Voetvolk sowie der fran-

zösische Choreograf Noe Soulier für eigene 
Bewegungssprachen im Hinblick auf Gruppen-
dynamiken, die sich aus einem Zusammen-
wirken von inneren und äußeren Kräften stän-
dig neu formen. 

Eine überraschende neue Tendenz 
zeichnete sich im kuratorischen Zugriff Suti- 
nens ab: Seit den 1980ern geriet die Pan-
tomime in den zeitgenössischen Bühnen-

künsten ins Abseits. In diesem Jahr war sie 
zurück: Der in Athen arbeitende Euripides 
Laskaridis zeigte mit „Osmosis Titans" ein 

komplett surreal-pantomimisch angelegtes 
Stück, Constanza Macras' Choreografie „Chats-
worth" über indische Einwanderertraditionen 
in Südafrika brachte Bollywood-Pantomime 
ins Spiel, und Michiel Vandevelde und sein 
Jugendtheater fABULEUS spulten fünfzig 

Jahre Geschichte entlang von Pressefoto-
Enactments rückwärts: „Paradise Now (1968-

2018)", das auf die gleichnamige Anarchie-
und Anti-Vietnam-Performance des New Yorker 
Living Theater von 1968 verweist, war die 
Entdeckung des Festivals: Jugendliche, die 

sich durch einen Geschichtsabriss auf die 
Suche nach ihren eigenen Visionen machen 
und in körperlichen Imaginationstechniken 
aus der Tanzgeschichte einen angedeuteten 
Ausweg aus Hoffnungslosigkeit und Unüber-
sichtlichkeit finden. 

Was in der Jubiläumsausgabe von Tanz 
im August nun doch fehlte, auch das lässt 
sich am Living Theatre-Experiment fest-
machen: der Werkstatt- und Experimentier-
charakter, der den Anfang von Tanz im August 
prägte. Das Ankommen in der bürgerlichen 
Mitte ist für die Forderung nach einem zent-

ralen Tanzhaus sicherlich eine wertvolle 
Ausgangsposition. Für die Zukunft aber wür-
de etwas mehr Baustelle dem Festival in der 
Baustellenstadt Berlin genauso guttun wie 
der Profiszene. //  Astrid Kaminski 
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