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5 martine dennewald
einleitung

       Ein

l e i t
       u n g

von martine dennewald

Von außen betrachtet ist das festival Theaterformen ein elftä-
giges event, das kurz auf der Bildfläche erscheint und wieder 
verschwindet. für mich, die es seit vier Jahren leitet, ist es ein 
organismus, etwas durchgängig lebendiges. die zusammen-
setzung des Teams, sein arbeitsmodus, seine Sprache, sein 
körperlicher zustand verändern sich mit dem rhythmus der 
anfallenden Tätigkeiten und entwickeln sich von Jahr zu Jahr 
weiter. mein Team und ich stellen uns gemeinsam den heraus-
forderungen und Thematiken, die Künstler_innen und ihre Wer-
ke artikulieren. Wir möchten ihren ansprüchen nachkommen 
bis ins letzte konzeptionelle und organisatorische detail. ihre 
Bildwelten, ihre kulturellen, geopolitischen und sozialen Kon-
texte verfolgen uns bis in den Schlaf. Sie fließen ein in unsere 
Träume.

es ist ein sehr einfacher Vorsatz, dem wir uns Jahr für Jahr 
stellen: das festival als institution, als Gesprächspartnerin, 
als arbeitszusammenhang soll nicht zurückbleiben hinter den 
künstlerischen Werken, die es präsentiert. es schließt sich aus, 
hinter den Kulissen dogmatisch, manipulativ, diktatorisch und 
unzugänglich zu sein, wenn wir uns auf der Bühne für ein kriti-
sches, egalitäres, respektvolles und freundliches miteinander 
einsetzen. in der Kantine, den Garderoben, Besprechungsräu-
men und Büros entscheidet sich, ob wir der haltung zur Welt ge-
recht werden, die wir künstlerisch als wegweisend empfinden.
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der richtigen Seite steht. diese absolution gibt es nicht. Was wir 
aber brauchen und jetzt erreichen können, ist eine Wertschät-
zung für Stimmen, die bislang zu wenig gehört worden sind. Wir 
können das „darf man denn heutzutage nicht einmal mehr...“ zu 
den akten legen und stattdessen zur Kenntnis nehmen, dass es 
uns nicht wehtut, etwas von unserer deutungshoheit abzuge-
ben. Wir können einsehen, dass es dabei nicht um moralische 
Bonuspunkte geht, sondern um eine wirkliche Bereicherung, 
ein lernen und Wachsen, einen uneingeschränkten Vorteil. 
Glauben Sie mir! das festival Theaterformen betreibt seit 28 
Jahren einen importhandel von Geschichten aus aller Welt. Wir 
kennen uns da aus.

die vorliegende dokumentation ist als dank an alle Beteiligten 
zu verstehen, nicht zuletzt an den fonds Turn der Kulturstif-
tung des Bundes, ohne dessen förderung wir ein solches Pro-
jekt nicht einmal ansatzweise realisieren könnten. 

für die festivalausgabe 2018 widmeten wir uns postkolonialen 
Themen – zunächst anhand von Theater, Tanz und Performance 
vom afrikanischen Kontinent, im Verlauf aber auch mit Produk-
tionen aus asien, australien, europa und nordamerika. mit die-
sem Vorhaben ging notwendigerweise der Versuch einher, das 
festival selbst auf neokoloniale Strukturen abzuklopfen: Von 
der kuratorischen auswahl und rahmung bis zum finanziellen 
Gefälle zwischen dem festival zweier Staatstheater und den 
eingeladenen, weitgehend unabhängig arbeitenden Theater-
gruppen sind sie allgegenwärtig.

fünf Bereiche der festivalarbeit haben wir, das lesen Sie auf 
den folgenden Seiten, in hinblick auf neokoloniale Strukturen 
untersucht und – im Vergleich zu den Vorjahren – verändert: die 
kuratorische entscheidungsfindung erfolgte, indem wir sie mit 
zwei Partnerfestivals in mosambik und Südafrika geteilt und 
uns feedback zur eigenen arbeit eingeholt haben. das engage-
ment des festivals wurde intensiviert, indem wir nicht nur fer-
tige Gastspiele gezeigt, sondern zwei arbeiten koproduziert und 
drei Kurzstücke mit Künstler_innen aus mosambik, nigeria und 
Südafrika selbst produziert haben. die frage, wer die durch die 
Kunst aufgeworfenen diskurse rahmt, haben wir aufgegriffen, 
indem wir Schwarze moderator_innen engagiert und mit ihnen 
gemeinsam ein Gesprächsprogramm entwickelt haben. Wir ha-
ben unser Vermittlungsangebot auf vielfältigere zielgruppen 
ausgerichtet. und wir haben aktiv für feedback aus dem Glo-
balen Süden gesorgt, Kulturjournalist_innen vom afrikanischen 
Kontinent zum festival eingeladen und ihnen vor ort eine Publi-
kationsplattform ermöglicht.

die aufgabe war nicht, dieses eine mal alles „richtig“ zu machen. 
es ging nicht darum, sich die historischen zusammenhänge und 
ihre auswirkungen auf das heute klar zu machen, den appa-
rat „Theaterfestival“ daraufhin anders zusammenzuschrauben 
und sich dann auf die Schulter zu klopfen, weil man ab jetzt auf 
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notizen aus Joshua Kwesi aiKins Vortrag 
„Was geht das BraunschWeig an?“ 
am Samstag, 9. Juni 2018, beim festival Theaterformen

Koloniale Kontinuitäten:
einige Begriffe zur grundlegung

Kolonialismus bedeutet aus- und fortwirkungen, echos, die 
uns bis heute begleiten. meine simple These lautet: es ist 
keine fußnote der Geschichte, keine randnotiz, sondern es 
sind dinge, die deutschland, europa und die Welt – und damit 
natürlich auch Braunschweig – bis ins mark geprägt haben. 
Kolonialismus ist ein ganz tiefgreifender abdruck der Ge-
schichte, ohne den man die Gegenwart gar nicht umfassend 
verstehen kann.

Kolonialismus ist noch nicht vorbei. die deutsche Gegen-
wart ist nur verständlich, wenn wir uns unserer kolonialen 
Vorgeschichte gewahr sind, denn unsere Gegenwart hat die 
eigenschaft davon nach wie vor geprägt zu sein: Wir nutzen 
in vielfältiger hinsicht (kulturell, wirtschaftlich, politisch) den 
Vorteil der Kolonialität: die gewaltsame landnahme und auf-
teilung der Welt gemäß europäischer ideale und daraufhin 
das Überkleistern der vielfältigen indigenen lebensweisen 
mit einer westlichen monokultur, das heißt: die kulturelle hi-
erarchisierung sowie die kulturelle und wirtschaftliche aus-
beutung der Kolonien.

daraus geht auch der Begriff von „rasse“ hervor. „rasse“ 
ist die idee der Überlegenheit, eine fiktion, die Vorstellung 
von unentrinnbar festgeschriebener unterschiedlichkeit. 
diese idee der zuschreibung ist selbst ein erbe, das auch 
heute noch täglich wirkt. es gibt eine rassistische realität 
hier im lande wie auch global. es gibt hierarchien, die sich 

Joshua Kwesi aikins ist wissenschaftlicher mitarbeiter an der universität Biele-
feld (forschungsschwerpunkte: Kolonialität und erinnerungspolitik in deutsch-
land, repräsentation der afrikanischen diaspora, kritische Weißseinsforschung).
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zum Beispiel auch in der Staatsbürgerschaft niederschla-
gen. die deutsche Staatsbürgerschaft wie sie heute ist, geht 
zurück auf eine koloniale Gesetzgebung, bei der es ziel war, 
insbesondere sogenannte „mischwesen“ zu verhindern. 
und die folge davon ist, dass wir bis heute eine bestimmte 
form des Blutrechts haben, die auch ein Teil der Kolonial-
geschichte ist. 

doch wer ist dieses „Wir“, das wir mit deutsch sein ver-
binden? und was ist eigentlich deutschland oder was be-
deutet deutsch sein? Was wir mit deutsch sein verbinden, ist 
historisch aufgeladen. dabei geht es um Kultur, manchmal 
um Verfassungspatriotismus, aber auch um die idee der ab-
stammung und damit der reinheit. die idee von deutschland 
ist aus einer Bewegung geboren, aus der romantischen idee 
deutschland zu vereinen. deutschland entstand aus der idee, 
jene menschen zu vereinen, die eine gemeinsame kulturelle 
und biologische abstammung haben. Wie alle anderen nati-
onalismen ist dies einerseits reine fiktion, andererseits aber 
auch eine sehr wirkmächtige fiktion.
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auszüge aus einem gespräch mit ananda  
Breed und Josephine apraKu zu „wahrheit  
und Versöhnung“

von dorothée munyaneza

Wer ich bin? die leute kennen noch nicht einmal meinen na-
men. also den namen, der mir bei meiner Geburt gegeben 
wurde. also werde ich damit anfangen. meine eltern nannten 
mich ningavire nyaminga. ningavire bedeutet „die, die von 
Gott gegeben wurde“ und nyaminga „die, die auf dem Berge 
wohnt“. meine eltern luden mich also ein, mich zu erinnern, 
wer ich bin und was ich hier tue. Vielleicht, weil sie gläubig 
sind, sie glauben an Gott, mein Vater ist Pastor. und sie ließen 
mich wissen, durch den namen „nyaminga“, dass – was auch 
immer passieren würde – ich es überstehen würde. ich werde 
irgendwo hoch auf einem Berg sein und ich werde dort nicht 
nur sitzen und meditieren und Yoga machen und die Welt ver-
gessen, sondern ich werde mich um die kümmern, die auch 
auf diesen Berg kommen, die kämpfen. und wenn sie einmal 
oben sind, werde ich mich nicht an ihnen festklammern, son-
dern ich werde sie einladen, freie menschen zu sein und die-
se andere Welt, in der ich bin kennenzulernen. und sie ließen 
mich wissen, dass ich tief in meinem inneren die Kraft habe 
weiterzumachen.

immer wenn mich existentielle fragen quälen, erinnere 
ich mich an diese namen, damit ich weiter vorwärtsgehen 
kann. munyaneza ist der name meines Vaters. nyaneza be-

deutet, „der, der Güte in sich trägt“. ich versuche diese Güte 
in mir zu finden. ich weiß nicht, ob ich sie habe. aber sie ist 
irgendwo versteckt. 

und es ist ein männername. ihn anzunehmen wurde mir 
von den Briten aufgezwungen. ich wuchs in ruanda auf und 
wir zogen 1994 nach london, direkt nach dem Genozid. meine 
mutter arbeitete in london und wir gingen zur Botschaft, um 
Papiere zu bekommen. mein Bruder, meine Schwester, mein 
Vater – sie alle gaben ihre namen an. in ruanda 
haben wir jede_r einen eigenen namen. Sagen 
wir, mit unserem namen wird uns ein Pfad ge-
geben. also sagt mein Vater „munyaneza“, meine 
mutter „nyaramosi“ und so weiter. aber die Bri-
ten verstanden das nicht. habt ihr verschiedene 
ehemänner? Verschiedene Väter? Wir mussten 
also den namen munyaneza annehmen. Jetzt, 20 Jahre spä-
ter, kann ich diesen namen verwenden, ohne dass es sich 
anfühlt, als würde er nicht zu mir gehören. ich denke: das bin 
also ich. 

und was ich tue? ich versuche eine künstlerische Sprache zu 
finden, die verwurzelt ist in verschiedenen Sprachen des Kör-
pers, der erinnerung, durch musik, durch Geschichte, durch 
lieder, durch Geschichten. ich denke, ich bin Geschichtener-

„Ich begInne mIt WahrheIt. Ich 
Werde mIt Versöhnung  

enden.“

ich denke,
ich bin 
Geschichten- 
erzählerin.

 dorothée munyaneza
„ich beginne mit Wahrheit. ich werde mit Versöhnung enden.“

 dorothée munyaneza
„ich beginne mit Wahrheit. ich werde mit Versöhnung enden.“
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zählerin. ich mag es, Geschichten zu erzählen und künstleri-
sche mittel dafür zu finden, egal ob es meine eigene Geschichte 
oder eine größere, globalere Geschichte ist. ich möchte die Stil-
le füllen. es geht mir darum, bestimmte dinge auszusprechen, 
egal ob es um Gewalt gegen frauen oder das Trauma durch den 
Genozid an den Tutsi in ruanda geht. ich versuche das medium 
zu sein, durch das eine Geschichte gehört werden kann oder 
besser: ich versuche ihnen eine Stimme zu geben. ich bin eine 
zeugin. ich werde zur zeugin, damit wir alle zusammen zeug_
innen sein können. Wir nehmen gemeinsam raum ein – egal ob 

als Performer_in oder 
zuschauer_in. ich ver-
suche diese Grenzen 
zu verwischen, damit 
sich die Geschichten 
verweben können und 
weniger ein Gegenüber 
als ein miteinander ent-
steht. ich suche nach 

Geschichten, die mir wichtig sind, die mich wütend machen, die 
mich bewegen und die mich als mensch und Künstlerin inspi-
rieren. es gibt also auch eine politische dimension, ein politi-
sches Bewusstsein, das sich durch meine Kunst zieht. 

für mich hängen all diese dinge zusammen. dieser wun-
derschöne Kronleuchter zum Beispiel.  Wir sehen ihn an und 
bewundern ihn und vergessen all die harte arbeit, die nötig 
war, damit er hier hängt. der einen reichtum baut auf der aus-
beutung anderer auf. die politische Position der einen basiert 
auf dem Schweigen oder der Kooperation anderer.

Wenn wir also eine Statue eines Kolonialherren in Por-
tugal bewundern und dabei vergessen, was er in angola, in 
mosambik, in Brasilien getan hat, dann fehlt das Bewusst-
sein, dass alles miteinander verbunden ist. Wir können nicht 
als einzelne atome existieren, sondern es gibt eine Verbin-
dung all unserer Geschichten. 

nina Simone sagte einmal, dass Künstler_innen nicht au-
ßerhalb sozialer, politischer und philosophischer fragen ar-
beiten können, da wir Teil dieser Sphären sind. Sich damit 
auseinanderzusetzen ist also Teil künstlerischer arbeit. Wir 
befinden uns bereits in dieser Beziehung. als ich begann 
künstlerisch zu arbeiten, war ich mit meiner eigenen reise 
beschäftigt. ich wollte Sängerin werden. und Tänzerin. ich 
wollte meine Werkzeuge perfektionieren. Je länger ich arbei-
tete, desto mehr fand ich meine eigene Sprache, oder besser 
meine eigenen Sprachen, die mir erlaubten, die Geschichten 
in mir zu teilen. 

es gibt momente, in denen sich dinge ändern. Bei denen es 
ein „davor“ und ein „danach“ gibt. ich war jung. ich war zwölf. 
für mich war 1994 so ein moment, in dem sich alles verän-
derte. meine arbeit ist für mich also immer mit diesem ein-
schnitt und dieser Veränderung verbunden. und mit diesem 
Bewusstsein merke ich, wie schwierig es ist eine Verbindung 
zu anderen ebenso einschneidenden momenten aufzubauen. 
Wenn anderer menschen leben sich verändern, wenn Ge-
schichte sich verändert, wenn soziale und politische Grenzen 
zerbrechen, was bleibt dann übrig? und dann versuche ich 
Kontakt aufzunehmen zu leuten aus haiti, Syrien, Brasilien 
und herauszufinden wie ich meine Veränderung, mein zent-
rum mit dem anderer in Verbindung bringen kann. das be-
deutet es für mich, engagierte Kunst zu machen, sich räume 
anzueignen statt als gegeben hinzunehmen, sie zu gestalten, 
egal wie groß oder klein sie sind. 

ich beginne mit Wahrheit und ich werde mit Versöhnung 
enden. Wahrheit ist wichtig, sie bringt uns zurück zu einem 
Platz der Geburt, der nacktheit. an einen ort, an dem wir 
nicht lügen. Wenn wir unsere Geschichte und Geschichten 
ansehen, wahrhaftig ansehen, verstehen wir, dass wir mitei-
nander verbunden sind. und diese Wahrheit ist wichtig, denn 
sie ermöglicht uns das Gute und Schlechte, das uns verbin-
det, anzusehen – besonders das Schlechte. das Schweigen 

Wahrheit ist wichtig, sie 
bringt uns zurück zu 
einem Platz der Geburt, der 
nacktheit. An einen Ort, 
an dem wir nicht lügen.

 dorothée munyaneza
„ich beginne mit Wahrheit. ich werde mit Versöhnung enden.“

 dorothée munyaneza
„ich beginne mit Wahrheit. ich werde mit Versöhnung enden.“
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zu brechen, die möglichkeit finden zu sprechen ermöglicht 
auch Vergeltung. denn Schweigen ist der feind der freiheit, 
der beste freund von Verbrechen und ausbeutung. Wenn also 
diejenigen, denen unrecht getan wurde, anfangen ihre Ge-
schichte(n) zu erzählen, ist das für mich schon der anfang von 
Vergeltung. Gleichzeitig ist das land denen, die es genom-
men haben, immer noch so viel wert. und dieses land, auf 
dem heute Wolkenkratzer stehen, wurde nie zurückgegeben, 
selbst wenn die landnahme auf einem Genozid beruht. es gibt 
also bestimmte Wahrheiten, für die wir noch nicht bereit sind. 
die, die das land und den reichtum besitzen, sind nicht bereit 
all das zurückzugeben, es würde sie zu viel kosten. das be-
trifft natürlich vor allem ehemalige Kolonialmächte. Sie sind 
nicht bereit das Gold aufzugeben, die diamanten, den Kaffee, 
den Tee. Sich dieser Wahrheit zu stellen, würde bedeuten  
anzuerkennen, dass alles auf dem du läufst von jemand  
anderem gestohlen wurde, jemand anderem, der nun unter 
diesem Verlust leidet. und das ist nicht nur ein physischer 
oder ökonomischer Verlust, sondern auch ein spiritueller.

die frage nach Versöhnung hingegen trifft bei mir einen 
sensiblen Kern. es wird so viel von den opfern gefordert: mit 
den Tätern zu leben, dem Kolonialherren zu vergeben, neben 
denen zu leben, die das land gestohlen haben, den Weißen, 
die nach Südafrika kamen. Sie sind nie zurückgegangen und 
das System der ausbeutung besteht weiter. die opfer sol-
len sich also auf dieses level heben – oder herablassen – 
und sagen: ich kann in frieden neben dir leben. ich werde 
dir erlauben, neben mir zu wohnen. ich werde dir den raum 
geben, den du zum existieren brauchst, auch wenn du mir 
so viel genommen, auch wenn du meine Kinder getötet und 

mein land geraubt hast. das ist so eine unvorstellbare an-
strengung, mit der ich immer wieder zu kämpfen habe. das 
ist eine andauernde anstrengung, die sich an verschiedenen 
orten abspielt. ich glaube, diejenigen, die diese Verbrechen 
begangen haben – ob es nun um Kolonisierung, Versklavung, 
Genozid oder puren ökonomischen Gewinn geht: Wir können 
sie nicht den opfern gleichstellen. die Vorstellungswelt der 
herrschenden, der unterdrücker_innen muss sich dieser 
Wahrheit stellen und sich denen zuwenden, denen sie so viel 
genommen haben. ich bin also nicht gegen Versöhnung, aber 
ich will deutlich machen, dass dabei oft sehr viel von denen 
gefordert wird, die schon so viel verloren haben. 

Schweigen ist der Feind 
der Freiheit, der beste 
Freund von Verbrechen 
und Ausbeutung.

dorothée munyaneza wurde 1982 in Kigali (ruanda) geboren. Sie ist 
regisseurin, Performerin und Sängerin. Beim festival Theaterformen 
2018 präsentierte sie das Stück Samedi Détente.

 dorothée munyaneza
„ich beginne mit Wahrheit. ich werde mit Versöhnung enden.“

 dorothée munyaneza
„ich beginne mit Wahrheit. ich werde mit Versöhnung enden.“

ich werde zur Zeugin, damit wir alle 
zusammen Zeug_innen sein können.
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de Quito Tembe

um grupo de artistas moçambicanos este-
ve presente no festival Theaterformen, na 
Braunschweig (alemanha), de 07 a 17 do Jun-
ho 2018. Tratou-se de bailarinos, coreógrafos, 
técnicos e jornalista que representaram a ca-
pital moçambicana nas em vários sectores. a 
cidade de Braunschweig testemunhou a atu-
ação fascinante de três trabalhos moçambica-
nos, dentre esses trabalhos dois tiveram um 
particular atenção da nossa parte.

Theka – do horácio ma-
cuácua e idio chichava

depois de uma estreia em maputo durante o 
festival Kinani, teve a sua explosão artística no 
festival Theaterformen em Braunschweig.

Theka é uma coprodução entre o festival 
Kinani e festival Theaterformen. esta copro-
dução proporcionou ao projeto a possibilidade 
de voltar a fazer 
uma residência 
que deu uma ou-
tra dinâmica ao 
Theka, o resultado foi o que se pode ver em 
Braunschweig pelo público mesmo sendo um 
público com outra experiência cultural. 

este projeto constitui um novo olhar no cam-
po das criações de dança contemporânea con-
tendo musicalidades e movimentos tradicionais 
dentro de um conceito contemporâneo. o tradi-
cional no Theka vislumbra-se na perspetiva de 
proporcionar liberdade de linguagem artística 
e o contemporâneo engaja-se na perspetiva de 
romper com as molduras tradicionais desenvol-
vendo uma coreografia sem técnicas específicas 
nem um “corpo ideal”. É, no entanto, uma ver-
dadeira aventura e ousadia (risco artístico) para 
ambos os festivais produzir e trazer um conceito 
bastante ousado, em trabalhar com uma expres-
são tradicional num conceito contemporânea.

von Quito Tembe

Vom 7. bis 17. Juni 2018 waren verschiedene  
mosambikanische Künstler_innen beim Festival 
Theaterformen in Braunschweig: Tänzer_innen, 
Choreograf_innen, Techniker_innen und Journa-
list_innen, die die mosambikanische Hauptstadt 
in ihren jeweiligen Bereichen vertreten haben. Die 
Stadt Braunschweig erlebte faszinierende Auffüh-
rungen von drei mosambikanischen Stücken, von 
denen ich hier zwei besonders hervorheben möchte.

Theka – von Horácio Macuácua und idio Chichava 

nach der Premiere in Maputo während des Ki-
nani-Festivals fand dieses Stück seine künstleri-
sche Vollendung beim Festival Theaterformen in 
Braunschweig.

Theka ist eine Koproduktion zwischen Kina-
ni und Theaterformen. Durch diese Konstruktion 
konnten wir nach der Premiere in Maputo eine 
zweite Arbeitsphase für Theka einrichten, die dem 
Stück eine andere Dynamik verlieh. Diese Verän-
derung war in Braunschweig deutlich zu sehen, 

selbst für ein Publikum 
mit einem fremden kul-
turellen Hintergrund.

Das Projekt ist beispielhaft für ein neues Phä-
nomen im zeitgenössischen Tanz: eine Synthese 
von Musik und traditionellen Bewegungen inner-
halb einer zeitgenössischen Tanzproduktion. Das 
Traditionelle in Theka trägt zur künstlerischen 
Freiheit bei, das Zeitgenössische bricht die tradi-

tionellen Formen 
durch die Ent-
wicklung einer 
Choreografie ohne 

bestimmte Techniken oder „Körperideale“. Die 
Koproduktion war ein Abenteuer und barg ein ge-
wisses künstlerisches Risiko für beide Festivals: Sie 
ließen sich auf ein recht mutiges Konzept ein, das 
mit traditionellen Ausdrucksweisen innerhalb ei-
nes zeitgenössischen Bezugsrahmens arbeitet.

o eixo  
maputo- 

Braunschweig  
no  
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theaterformen 
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este processo, para além dos destacados 
resultados medidos pela reação do público, 
começa a surtir efeitos na vida dos próprios 
artistas que já buscam incorporar nas suas 
criações conteúdos universais combinados á 
perspetiva tecnológica. Para além da destacá-
vel revelação dum dos bailarinos, que hoje de-
pois de descobrir o outro lado do seu talento 
através desta experiência, começou a trabal-
har a solo e teve sua primeira mostra durante a 
Semana internacional de dança contemporâ-
nea em maputo. um exemplo inequívoco, que 
é um projeto que ainda deve ser alimentado e 
estendido á outras perspetivas criativas e de-
scobrir através do mesmo, jovens promissores 
da dança contemporânea.

estes estrondosos resultados que engran-
decem esta experiência, são por parte influen-
ciados pela forma profissional como o proces-
so foi gerido, desde as residências, a calorosa 
receção durante o festival Theaterformen e 
toda a produção instalada que sem dúvida esti-
mulou e proporcionou um outro nível de pro-
fissionalismo para os artistas que parte deles 
estavam a ter a sua primeira experiência inter-
nacional em teatro de grande dimensão com 
o de Staatstheater Braunschweig. Por outro 
lado, o ambiente criado no ponto de encont-
ro num maravilho jardim no centro da cidade 
permitiu uma verdadeira integração entre os 
artistas num ambiente descontraindo e inspi-
rador.

a participação do Theka em Braunschweig 
possibilitou a marcação de algumas datas para 
o próximo ano e para 2020 em frança. 

Let’s talk (I won’t complain) – 
Solo da Janeth mulapha

esta ideia maravilhosa do Theaterformen 
em convidar três artistas do continente afri-
cano para uma residência em Braunschweig 
para desenvolver três peças curtas, permi-

Abgesehen vom Erfolg des Stücks beim Publi-
kum scheint auch der Probenprozess Auswirkun-
gen auf die weitere Arbeit der Künstler_innen zu 
haben. Sie versuchen nun, in ihren zukünftigen 
Arbeiten universelle inhalte mit neuen Techniken 
zu kombinieren. Darüber hinaus hat Vasco Cossa, 
einer der Tänzer, nachdem er durch Theka eine 
andere Seite seines Talents entdeckt hat, alleine zu 
arbeiten begonnen und kürzlich während der in-
ternationalen Woche des zeitgenössischen Tanzes 
in Maputo zum ersten Mal ein eigenes Stück ge-
zeigt. Auf jeden Fall sollte dieses Projekt noch wei-
ter gefördert und auf andere kreative Perspektiven 
ausgeweitet werden, damit wir mehr junge, viel-
versprechende Talente im zeitgenössischen Tanz 
entdecken.

Der große Erfolg des Projekts ist zurückzufüh-
ren auf die Professionalität, mit der die Arbeitsre-
sidenzen organisiert wurden, und den herzlichen 
Umgang mit der Compagnie beim Festival The-
aterformen von der Ankunft bis zu den Auffüh-
rungen, was den Künstler_innen eine besondere 
Professionalität abverlangte – für einige von ihnen 
waren die Aufführungen im Staatstheater Braun-
schweig die erste internationale Arbeitserfahrung. 
Hinzu kommt die Atmosphäre im Festivalzent-
rum, in einem wunderschönen Garten im Zent-
rum der Stadt. Sie ermöglichte echte interaktion 
zwischen den Künstler_innen in einer entspannten 
und inspirierenden Umgebung. Aufgrund der Prä-
sentation von Theka in Braunschweig konnten wir 
zudem einige Aufführungstermine für 2019 und 
2020 in Frankreich verabreden.

Let’s talk (i won’t complain) – 
Solo von Janeth Mulapha

Die fabelhafte idee des Festivals Theaterfor-
men, drei Künstler_innen vom afrikanischen 
Kontinent zu einer Residenz in Braunschweig ein-
zuladen, um drei kurze Stücke zu entwickeln, gab 
dieser jungen Choreografin die Möglichkeit, ihre 
choreografischen ideen zu reflektieren und reifen 
zu lassen. Die Residenz bot Raum zum Experimen-
tieren, aber auch zum interagieren mit den anderen 
beiden Künstler_innen. Außerdem stand allen eine 
Dramaturgin zur Seite, deren Blick von außen für 
Janeth von großer Bedeutung war. Die Arbeit in 
Braunschweig hat ihre Perspektive auf choreogra-
fische Prozesse bereichert und den Horizont ihrer 
Werke erweitert, denn gerade in dramaturgischer 
Hinsicht waren ihre vorhergehenden Stücke nicht 
zufriedenstellend. Die zweiwöchige Residenz war 
intensiv und half ganz grundlegend, ihren ideen 
Struktur zu verleihen. Das Ergebnis hätte nicht 
besser sein können.

Das in Braunschweig entwickelte Stück Let’s 
talk (i won’t complain) von Janeth Mulapha 
wird in einer erweiterten Fassung bei der nächsten 
Ausgabe von Kinani im november 2018 gezeigt.tiu para esta jovem coreógrafa um momento 

de interceção e de amadurecimento das suas 
ideias como coreógrafa. isto porque constitui 
um espaço de pesquisa e de interação com os 
outros dois grupos e com a presença de uma 
dramaturgo a monitorar os trabalhos, foi bem 
notória e importante para ela ter um olhar ex-
terno. a experiencia engradeceu as suas per-
spetivas de criações e os horizontes das suas 
obras na medida em que se sanou um dos pro-
blemas que ela tinha (nas proposta anteriores) 
que era justamente a questão da dramaturgia. 
as duas semanas foram intensas e fundamen-
tais, sobre tudo para estruturar as ideias e o 
resultado não podia ser melhor.

Sendo que esta peça Let’s talk (I won’t 
complain)  da Janeth vai ser desenvolvida para 
uma peça a ser mostrada na próxima edição do 
Kinani em novembro de 2018.

Quito tembe, 1980 in Maputo geboren, ist licht-Designer, szenograph und Künstlerischer leiter 
der internationalen biennale für Zeitgenössischen tanz Kinani in Maputo.  seit 2007 leitet er das 
projekt tridisciplinar, das studierende der national school of visual Arts, der Musikhochsschule 
und professionals aus dem Zeitgenössischen tanz zusammenbringt.
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a reflection aBout 
festiVal theaterformen 2018

by ogutu muraya

i was uncertain about presenting work at festival Theaterfor-
men in Braunschweig. i was uncertain because i don't want to 
face another Western european festival dealing with historical 
injustices and colonial crimes. i don’t want to be read only as a 
postcolonial subject. it’s not the entirety of my existence. i am 
also concerned that in Western europe, post-colonial is beco-
ming a market label. it’s losing its focus as earnest practice to 
decolonize, to shift from colonial mentality and redress huge 
systemic equalities. Then in my state of doubt, i hear a voice cri-
ticizing my agitation, ‘But the content of your work deals with 
historical injustices and colonial crimes. are you not also fra-
ming yourself in the context of the postcolonial?’ and i want to 
reply to this voice with the words of James Baldwin - 'i’ve been 
compelled in some ways by describing my circumstances to le-
arn to live with them. it’s not the same thing as accepting them.'

So, it is with a lot of push and pull, kicking and cursing that i 
travelled to Braunschweig. a few days in, i started to have vivid 
dreams about dragons. in my dreams the dragons were monst-
rous, furious, unreasonable creatures out for total destruction. 
The creatures had armored casings and impenetrable skin. in 
each dream i was outmarched, outmaneuvered and nearing de-
feat. i woke up frantic, hazy and unclear if i survived the attacks.

i was convinced that dragons infiltrated my subconscious 
because of two images - the first being the stained glass mu-
ral inside the Braunschweig cathedral depicting the legend of 
St. George and the dragon. This one morning, i found myself 

EinE rEFlExion übEr DAs 
FEstivAl thEAtErForMEn 2018

von Ogutu Muraya

ich war unsicher, ob ich meine Arbeit beim Festival Theater-
formen 2018 in Braunschweig präsentieren sollte; unsicher, weil ich 
mich nicht noch einem westeuropäischen Festival stellen wollte, das 
sich mit historischen Ungerechtigkeiten und kolonialen Verbrechen 
befasst. ich möchte nicht nur als postkoloniales Subjekt gelesen 
werden. Es ist nicht die Gesamtheit meiner Existenz. Es beunruhigt 
mich, dass Postkolonialismus in Westeuropa zu einem Label wird. 
Das Thema verliert seinen Fokus als ernsthafte Praktik der Deko-
lonialisierung, der Abkehr von der kolonialen Mentalität hin zur 
Herstellung systemischer Gleichheit. in diesem Zustand des Zwei-
fels höre ich dann eine Stimme, die meine Aufregung in Frage stellt: 
„Deine Arbeit handelt von historischen Ungerechtigkeiten und 
kolonialen Verbrechen. Stellst du dich damit nicht selbst in einen 
 postkolonialen Kontext?" Und ich möchte darauf mit den Worten 
von James Baldwin antworten: „ich wurde in gewisser Weise ge-
zwungen, meine Umstände zu beschreiben, um zu lernen, mit ihnen 
zu leben. Es ist nicht dasselbe wie sie anzunehmen.“

ich bin also mit viel Zerren und Ziehen und einigen Flüchen 
nach Braunschweig gereist. nach ein paar Tagen begann ich lebhaf-
te Träume von Drachen zu haben. in meinen Träumen waren die 
Drachen monströse, wütende, unvernünftige Kreaturen, die totale 
Zerstörung suchten. Die Kreaturen waren gepanzert und hatten eine 
undurchdringliche Haut. in jedem Traum wurde ich überwältigt, 
ausgetrickst und war kurz vor der niederlage. ich wachte wahnsin-
nig und verwirrt auf und mir war nicht klar, ob ich ihre Attacken 
überlebt hatte.

of 
draGonS and 

uncerTainTieS

Von Drachen und 
Unsicherheiten
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staring too long at the mu-
ral, and in that time, i believe, 
the image got engraved in my 
psyche. christianity turned 
this otherwise mythical cre-
ature into a monster of dar-
kness and carl Jung distilled 
it into an architype where ‘The 
hero’s main feat is to overco-
me the monster of darkness: 
it is the long-hoped-for and 
expected triumph of consci-
ousness over the unconsci-
ous.’ Since my dragons have 
nothing in common with the 
friendlier dragons of eastern 
mythology – i have to assume 
that mine are based on my 
christian upbringing.  

The second image, i see 
daily on my way in and out of 
the hotel deutsches haus, 
it’s the image of the largest 
predator known to exist pre-
historic - the Spinosaurus, in 
this case eating a giant fish. 
discovered in the Sahara over 
a century ago by German pa-
leontologist ernst Stromer, 
the Spinosaurus is a unique 
african dinosaur long extin-
ct. With its fossils destroyed 
during an air raid in munich 
in 1944, the only chance to 
imagine its majesty is as a 
full-sized 3d printed skeletal 
model. This one afternoon, i 
found myself overthinking its 
extraction from africa and 
its extinction both as a pre-
dictor and as a fossil. i spent 
subsequent days at festival 
Theaterformen trying to un-
derstand how dragons relate 

to my uncertainties. 
i was born 23 years after 

colonization as an institution 
ended in Kenya but coloniza-
tion as a practice didn't end in 
1963. in fact, i was socialized 
and educated to serve a co-
lonial gaze. under this gaze 
africa was/is the monster of 
darkness, and Western euro-
pe set out to slay the dragon 
and fatally wound the ‘heart of 
darkness’. armed with St. Ge-
orge’s conviction, the missio-
naries invaded, the guns fol-
lowed, then mercantilism. my 
teachers were taught and they 
in turn taught me that, euro-
pe civilized africa – in other 
words – conscious prevailed 
over the unconscious. They 
believed their teachers and i 
believed them. in the process, 
i acquired a deep desire to 
move to europe.  But when i 
arrived and started to live and 
study and work in europe, i 
found myself in a world where 
i was unwanted but tolerated 
- oppressive tolerance - a fri-
end once told me. 

So now i feel stupid, like 
a child frantically seeking the 
attention of a father who is 
absent and a mother who is 
too distracted. Whether i like 
it or not europe infiltrated my 
world, deconstructed it, and 
recreated it in europe's own 
image. This is why James 
Baldwin’s words in the essay 
Princes and Powers cau-
sed a tremor in my mind and 
perhaps the true origin of my 

uncertainties – ‘What had this 
colonial experience made of 
them and what were they now 
to do with it? for they were 
all, now, whether they liked 

it or not, related to europe, 
stained by european visions 
and standards, and their re-
lation to themselves, and to 
each other, and to their past 
had changed.’

There is a story told of a 
boy who woke up to find a dra-
gon in his bedroom, but the 
boy’s mother refused to ac-
cept or entertain the idea that 
the dragon was real - ignoring 
the dragon only made it get 
bigger and unmanageable - 
only when the boy’s mother 
accepted and acknowledged 
the presence of the dragon, 
only then did it shrink back 
to a friendly sized creature. 
i want to believe my dragons 
represent ignored problems, 

ich war überzeugt, dass die 
Drachen mein Unterbewusst-
sein durch zwei Bilder infil- 
triert hatten: Zuerst das fleckige 
Kirchenfenster mit der Legende 

von St. Georg und dem Drachen 
im Braunschweiger Dom. Eines 
Morgens starrte ich zu lange auf 
das Wandbild und es brannte 
sich in mein Unterbewusstsein 
ein. Das Christentum verwan-
delte dieses ansonsten mystische 
Wesen in ein Monster der Dun-
kelheit und Carl Jung destillierte 
daraus einen Archetyp, in dem 
„der Held das Monster der Dun-
kelheit überwinden muss: Es ist 
der lang gehegte und erwartete 
Triumph des Bewusstseins über 
das Unbewusste.“ Da meine 
Drachen nichts mit den freund-
licheren Drachen der östlichen 
Mythologie zu tun haben, muss 
ich wohl davon ausgehen, dass 
meine Vorstellung auf meiner 
christlichen Erziehung basiert.

Das zweite Bild, das ich täg-
lich auf dem Weg in und aus 
dem Hotel Deutsches Haus sah, 
ist das Bild des prähistorischen 
Raubtieres, des Spinosaurus’, der 
einen riesigen Fisch frisst. Der 
Spinosaurus – ein längst ausge-
storbener afrikanischer Saurier 
– wurde vor über hundert Jah-
ren vom deutschen Paläontolo-
gen Ernst Stromer in der Sahara 
entdeckt. Die Fossilien wurden 
1944 bei einem Luftangriff ver-
nichtet. Die einzige Möglichkeit, 
ihn sich in voller Größe vor Au-
gen zu führen, ist ein Modell aus 
dem 3D-Drucker. ich begann 
darüber zu sinnieren, dass der 
Saurier Prophet und Fossil glei-
chermaßen ist: Er wurde seinem 
Ursprung, Afrika, entwendet 
und ist ausgestorben. Die folgen-
den Tage verbrachte ich damit 
herauszufinden, was die Drachen 
mit meinen Ungewissheiten zu 
tun hatten.

23 Jahre nach dem offiziel-
len Ende der Kolonialherrschaft 
wurde ich in Kenia geboren. 
in der Praxis endete der Kolo-
nialismus aber nicht und ich 
wurde erzogen und ausgebildet, 
um einem kolonialen Blick zu 
dienen. in diesem war und ist 
Afrika das Monster der Fins-
ternis und Westeuropa zog aus 
den Drachen zu erschlagen und 
verwundete dabei das „Herz der 
Finsternis“. Bewaffnet mit der 
Überzeugung St. Georgs zogen 
die Missionare los, dann folgten 
die Waffen und dann der Mer-
kantilismus. Meine Lehrer_in-
nen hatten gelernt und brach-

ten es uns also bei, dass Europa 
Afrika zivilisiert, also dass das 
Bewusste über das Unbewusste 
gesiegt hätte. Sie glaubten ihren 
Lehrer_innen und ich glaubte 
ihnen. So entwickelte sich auch 
mein sehnlicher Wunsch, nach 
Europa zu ziehen. Aber als ich 
ankam und begann in Europa zu 
leben und zu arbeiten, fand ich 
mich in einer Welt wieder, in der 
ich nicht gewollt, nur geduldet 
wurde – unterdrückerische To-
leranz wie ein Freund von mir es 
nennen würde.

Jetzt fühle ich mich wie ein 
dummes Kind, das verzweifelt 
versucht die Aufmerksamkeit 
des abwesenden Vaters und der 
abgelenkten Mutter auf sich zu 
ziehen. Ob ich will oder nicht: 
Europa hat sich in meine Welt 
geschlichen, sie zerlegt und 
nach europäischem Vorbild neu 
geschaffen. Aus diesem Grund 
lösten James Baldwins Worte 
in seinem Essay Princes and 
Powers ein solches Beben in 
mir aus – und rührten an den 
Ursprung meiner Ungewissheit. 
„Was hatte diese koloniale Er-
fahrung aus ihnen gemacht und 
was sollten sie jetzt damit tun? 
Denn ob sie wollten oder nicht, 
sie waren jetzt alle mit Europa 
verbunden, befleckt von seinen 
Visionen und Standards und 
ihre Beziehungen zu sich selbst, 
zueinander und zu ihrer Vergan-
genheit hatten sich geändert.“

Es gibt eine Geschichte über 
einen Jungen, der aufwacht, weil 
ein Drache in seinem Zimmer 
ist. Doch seine Mutter glaubt 

es beschleicht mich das  

Gefühl, dass der Großteil 

Westeuropas noch nicht  

bereit ist, zu akzeptieren, 

dass es nicht mehr der  

mittelpunkt der Welt ist  

und seine Geschichte nicht 

eine der zivilisierung, 

sondern der Verrohung ist.
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problems that one is in denial of their existen-
ce. if i ignore my dragons, they only get bigger 
and unmanageable. if i accept and confront and 
face my challenges head on, i stand a better 
chance at shrinking them into friendly sized 
creatures. But the more i face colonial histo-
ries and their implications the more i feel as 
if there is something, regrettably impossible 
with the provocation towards decolonization. i 
don’t want to be cynical. 

So what then does decolonization mean, if 
i cannot unlearn or un-habit my gaze, and the 
gaze of others upon me? What does it mean, 
if i can never have a full conversation with 
my grandmother, without needing the help of 
a translator? What does it mean to make and 
perform works that deal with a violent history 
when you cannot undo the impact of that histo-
ry? is decolonization an emancipatory practice? 
if historically no hegemonic power has peace-
fully restructured, addressed inequalities and 
shared power, are we then left toothless, dig-
ging up old wounds and exposing them to the 
elements? is grieving the only emancipatory 
practice within current dynamics?  

at festival Theaterformen, despite the at-
tentive curatorial practice, layers of meaning 
and multiple perspectives, i feel that the majo-
rity of Western europe is not yet ready to wake 
up to the fact that it is no longer the center of 
the world, that its history was not one of civili-
zing the world but of brutalizing it. But for me 
this brutality is something i’ve been living in 
the shadows of, facing it and interacting with 
it on a daily basis even when i was unconsci-
ous of it. Postcolonial theory and practice was 
developed not as a timeline, but as a critique of 
colonial mentality, it was crucial at its invention 
to bring down the structures of oppression, if 
times have truly changed, then the theory and 
practice is no longer about addressing the whi-
te gaze, centering whiteness, forcing it to look 
and see its atrocities, it should have shifted to 
healing the deep intergenerational wounds and 

finding a new sense of self. Skeptical, i conclu-
de that the dragons in my dreams represent a 
blissfully arrogant Western europe that is in 
denial; its growing and learning how to spit fire.

nicht, dass der Drache echt ist – aber ihn zu igno-
rieren macht ihn nur größer und unbeherrschba-
rer. Erst als die Mutter akzeptiert, dass der Drache 
wirklich da ist, schrumpft er auf die Größe eines 
freundlichen Wesens. ich will mir vorstellen, dass 
meine Drachen ignorierte Probleme sind, Proble-
me, deren Existenz wir leugnen. Und dass, wenn 
ich meine Drachen leugne, sie immer größer und 
gefährlicher werden. Und, wenn ich sie als Heraus-
forderung annehme, ich eine bessere Chance habe 
sie zu freundlichen Wesen zusammenzuschrump-
fen. Aber je mehr ich mich kolonialer Geschichte 
und ihren Folgen aussetze, desto mehr habe ich 
das Gefühl, dass dieses Unterfangen in Bezug auf 
Dekolonialisierung unmöglich ist. ich will nicht 
zynisch sein. 

Was bedeutet also Dekolonialisierung, wenn 
ich meinen Blick oder den Blick anderer auf mich 
nicht umgewöhnen kann? Was bedeutet es, wenn 
ich ohne die Hilfe eine_r Übersetzer_in kein Ge-
spräch mit meiner Großmutter führen kann? Was 
bedeutet es Theaterarbeiten über eine gewaltvolle 
Geschichte zu produzieren, wenn ich die Aus-
wirkungen dieser Geschichte nicht ungeschehen 
machen kann? ist Dekolonialisierung emanzipa-
torisch? Stochern wir nur wirkungslos in alten 
Wunden, wenn wir doch wissen, dass keine He-
gemonialmacht jemals friedlich ihre Macht geteilt 
hat, ihre Ungleichheiten angegangen ist oder ihre 
Strukturen verändert hat? ist Trauer die einzig ak-
tuell mögliche emanzipatorische Praxis?

Trotz der aufmerksamen kuratorischen Praxis 
und der vielfältigen Bedeutungsebenen und Pers-
pektiven beschleicht mich beim Festival Theater-

formen das Gefühl, dass der Großteil Westeuropas 
noch nicht bereit ist, zu akzeptieren, dass es nicht 
mehr der Mittelpunkt der Welt ist und seine Ge-
schichte nicht eine der Zivilisierung, sondern der 
Verrohung ist. ich hingegen habe immer im Schat-
ten dieser Brutalität gelebt, musste damit täglich 
umgehen, selbst als es mir noch nicht bewusst war. 
Postkoloniale Theorie und Praxis wurde nicht als 
zeitliche Dimension entwickelt, sondern als Kritik 
der kolonialen Mentalität, und sie war nötig, um 
Unterdrückungsstrukturen zu zerstören. Wenn 
sich die Dinge wirklich geändert hätten, dann 
müssten sich Theorie und Praxis nicht mehr an ei-
nen weißen Blick richten und eine weiße Perspek-
tive zwingen, ihre eigenen Gräueltaten zu sehen. 
Vielmehr sollten generationenübergreifende Hei-
lung und die Suche nach einer neuen Selbstwahr-
nehmung im Zentrum stehen. Misstrauisch schlie-
ße ich also, dass die Drachen in meinen Träumen 
das arrogante, goldene Europa repräsentieren, das 
in seiner Verweigerungshaltung größer wird und 
beginnt Feuer zu spucken.

Ogutu Muraya ist Schriftsteller, Theatermacher 
und Geschichtenerzähler sowie Spoken Word 
Künstler. Er hat internationale Beziehungen 
studiert, ist stellvertretender Direktor der Theatre 
Company Kenia und arbeitet als Redaktionsas-
sistent bei Kwani Trust. Er trat auf vielen inter-

nationalen Festivals auf, u. a. beim Hay Festival 
(Vereinigtes Königreich), Durham World Heritage 
Center (Vereinigtes Königreich) und nuVo Arts 
Festival (Uganda) sowie beim Festival Theater-
formen 2018 mit den Stücken Because i Always 
Feel Like Running und Fractured Memories.
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Jungfrau was a process of 
deep collaboration, adaptation 
and translation. The collabo-
ration was between Germany 
and South africa as represen-
ted by festival Theaterformen 
and the national arts festival 
respectively. The adaptation 
component was the astoun-

dingly talented ameera Patel 
grappling with mary Watson’s 
compelling and caine-prize 

winning short story.  
The translation part was me, 

Jade Bowers, assembling all of 
that into a creative ensemble 
able to breathe all of it to life. 

But did i? did we?

Jungfrau war Prozess und Er-
gebnis enger Zusammenarbeit, 

Anpassung und Übersetzung. Die 
Kooperation bestand zwischen 

Deutschland und Südafrika,  
repräsentiert durch das Festival 

Theaterformen und das national 
Arts Festival. Die Adaption von 
Mary Watsons überzeugender  

und Caine-preisgekrönter Kurz- 
geschichte für die Bühne hatte  

die talentierte Ameera Patel  
übernommen.  

Meine, Jade Bowers' Aufgabe,  
war die Übertragung: All das zu 

einem kreativen Ensemble zusam-
menzufügen, das alles zum Leben 
zu erwecken. Aber habe ich das? 

Haben wir?
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Q What was it like to rehearse a 
play that was going to be presented 
in Germany?
a it was exciting, nerve-wracking 

and completely terrifying all at 
the same time. Jungfrau mar-
ked my european debut as a di-
rector. i have previously toured 
an existing South african play 
to a european fringe festival 
(a reworking of neil coppen’s 
Tin Bucket Drum which i direc-
ted) but presenting the world 
premiere of my new work at 
festival Theaterformen was of 
course a completely different 
proposition with very different 
stakes.

Q What were the doubts and ques-
tions you asked yourself before and 
during rehearsals?
a initially i was quite anxious that 

a German audience would be 
able to relate to the historical 
context of the work and that 
this context would be clear for 
them in the work. The inclusion 
of German and arabic surtitles 
went a long way in helping me 
get over that anxiety. festival 
Theaterformen has previous-
ly hosted completely amazing 
South african artists like ma-
mela nyamza and Brett Bailey 
who are absolute icons in terms 

of contemporary performance 
in South africa. So, i felt like i 
had a lot to live up to. and i hope 
i did. at the end of the day the 
work always takes precedence 
for me. and so, as always, i was 
finally guided by my creative 
process and the team around 
me.

Q how did you experience the 
German audience’s reactions to 
Jungfrau? Was there a difference 
to the South african audience’s re-
actions?
a i loved that the German audien-

ce engaged so deeply with the 
work – and in such great de-
tail. i made quite a few uncon-
ventional choices in terms of 
the non-verbal aspects of the 
work: the music, the staging, 
the way in which the actors mo-
ved and interacted with each 
other and also the way in which 
the play ends or rather – does 
not end. i found that German 
audiences were quite open to 
this kind of exploration. South 
african audiences were not 
different but they could per-
haps process the context of the 
story and the historical back-
drop a bit more easily since 
period which  Jungfrau  is set 
in is a time which many of the 

F Wie war es, ein Stück zu proben, 
das in Deutschland präsentiert werden 
sollte?
A Es war aufregend, nervenaufrei-

bend und erschreckend zugleich. 
Jungfrau war mein Debüt als Re-
gisseurin in Europa. ich habe zu-
vor ein südafrikanisches Stück bei 
einem European Fringe Festival 
aufgeführt – eine Überarbeitung 
von neil Coppens Tin Bucket 
Drum, bei der ich Regie geführt 
habe. Aber die Uraufführung 
meiner neuen Arbeit beim Festi-
val Theaterformen war natürlich 
ein komplett neues Vorhaben mit 
gänzlich anderen Herausforder- 
ungen.

F Was waren die Zweifel und Fragen, 
die sich dir vor und während der Pro-
ben gestellt haben?
A Anfangs war ich sehr besorgt, ob 

ein deutsches Publikum Zugang 
zu dem historischen Kontext der 
Arbeit finden könnte und ob die-
ser Kontext für sie in der Arbeit 
klar würde. Die Verwendung von 
deutschen und arabischen Über-
titeln half mir sehr dabei, diese 
Angst zu überwinden. Das Festival 
Theaterformen hat in den Vorjah-
ren einige der beeindruckendsten 
südafrikanischen Künstler_innen 
wie Mamela nyamza und Brett 
Bailey präsentiert, die in Sachen 

zeitgenössische Performance in 
Südafrika absolute ikonen sind. 
ich hatte also das Gefühl, dass ich 
viel zu tun hatte. Und ich hoffe, 
ich habe es geschafft. Am Ende des 
Tages hat die Arbeit immer Vor-
rang für mich. Und so wurde ich 
wie immer von meinem kreativen 
Prozess und dem Team um mich 
herum geleitet.

F Wie hast du die Reaktionen des 
deutschen Publikums auf Jungfrau 
erlebt? Gab es einen Unterschied zu 
den Reaktionen des südafrikanischen 
Publikums?
A ich fand es großartig, dass sich 

das deutsche Publikum so intensiv 
mit der Arbeit beschäftigte – und 
auch so detailliert. ich habe einige 
unkonventionelle Entscheidungen 
in Bezug auf die nonverbalen As-
pekte der Arbeit getroffen: die 
Musik, die inszenierung, die Art 
und Weise, in der sich die Schau-
spieler_innen bewegen und mitei-
nander interagieren, und auch die 
Art und Weise, auf die das Stück 
endet – oder auch nicht endet. ich 
fand, dass das deutsche Publikum 
für diese experimentelle, suchende 
Art ziemlich offen war. Das süd-
afrikanische Publikum war nicht 
anders, aber sie konnten den Kon-
text der Geschichte und die his-
torische Kulisse vielleicht etwas 
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leichter verarbeiten, da die Zeit, in 
der Jungfrau spielt, eine Zeit war, 
die viele Zuschauer_innen des na-
tional Arts Festival selbst erlebt 
haben. insgesamt fand ich sowohl 
das europäische als auch das süd-
afrikanische Publikum ziemlich 
offen und bereit, uns auf der Reise 
des Stückes zu begleiten.

F Was denkst du über den Umgang 
von Festival Theaterformen mit inter-
nationalen Künstler_innen, postkolo-
nialen Kontexten und dem Umgang 
mit den Festival-eigenen neokolonia-
len Strukturen? Hat das Auswirkungen 
auf die Proben und Aufführungen von 
Jungfrau gehabt?
A in Bezug auf das Programm fand 

ich es großartig, dass die Themen 
Kolonialismus, postkoloniale Kon-
texte oder neo-koloniale Struk-
turen nicht explizit herausgestellt 
wurden. Diese Fragen wurden in 
die für das diesjährige Programm 
ausgewählten Werke eingebettet 
und das Publikum wurde einge-
laden, sich mit diesen Themen 

auseinander zu setzen und sich 
mit ihnen zu beschäftigen, wenn 
sie die Werke für sich selbst er-
schließen oder genießen (oder 
auch nicht genießen) wollten. Als 
internationaler Gast schätzte ich 
die Freiheit, ein Werk auszuwäh-
len und zu gestalten, das für mich 
als Regisseurin relevant und reso-
nant war – ebenso wie die Freiheit, 
das Thema und die Form dieser 
Arbeit frei erarbeiten zu können. 
Dennoch ergab sich eine sehr kla-
re kuratorische Vision hinsichtlich 
des Programms und der Art und 
Weise, wie die Werke miteinan-
der „gesprochen“ haben. Was die 
Proben und die Performance an-
belangt, fühlte ich mich ziemlich 
frei, das zu tun, was aus meiner 
Sicht zu tun notwendig war, ohne 
an die Rhetorik oder Agenda einer 
anderen Person oder institution 
gebunden zu sein.

audience at the national arts 
festival lived through. overall, 
i found both the european and 
South african audiences quite 
open and willing to join us on 
the journey of the play.

Q What are your thoughts on 
festival Theaterformen’s way of 
dealing with international artists, 
postcolonial contexts and its own 
neocolonial structures? has this 
had an impact on rehearsing and 
performing Jungfrau?
a in terms of programming i 

thought it was great that there 
were no explicit themes around 
issues of colonialism, postco-
lonial contexts or neo-coloni-
al structures. These concerns 
were embedded in the works 
selected for this year’s pro-
gramme and audiences were 
invited to unpack and engage 
with these subjects if they wis-
hed or merely to receive and en-
joy (or not enjoy) the works for 
themselves. as a visiting inter-

national i really appreciated the 
freedom to choose and create 
a work i found relevant and re-
sonant for where i am as a new 
director – and also the freedom 
to explore the subject and sha-
pe of that work. and yet, a very 
clear curatorial vision emerged 
in terms of the programme and 
the way in which works ‘spoke’ 
to each other. in terms of re-
hearsal and performance i felt 
quite free to do what i needed 
to do without being bound by 
anyone’s rhetoric or agenda.

Jade Bowers, geboren 1987 in Kapstadt (Südafrika), ist Regisseurin und  
Bühnenbildnerin. Sie hat Schauspiel und Soziologie an der University of  
Cape Town sowie Bühnenbild und Theaterregie an der University of the  
Witwatersrand studiert. 
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EinE übErsEtZungspErspEKtivE

von nadiah Riebensahm

Für das Festival Theaterformen 2018 habe ich die installation Race Cards der briti-
schen Performancekünstlerin Selina Thompson übersetzt. Die Künstlerin stellte die An-
forderung, dass ihre Arbeit von einer Person of Colour übersetzt werde.

Die intensive Auseinandersetzung mit den tausend Fragen zu Race verschaffte mir 
einen besonderen Zugang zur Arbeit Thompsons. Mein Kontakt mit der Künstlerin fand 
zunächst per Email und schließlich über Skype statt. Unser Skypegespräch hatten wir 
so geplant, dass ich zu diesem Zeitpunkt schon alle eintausend Fragen gelesen und in 
einem ersten Entwurf übersetzt haben würde.

Auf dem Weg dahin begegneten mir in der Arbeit viele kontextuelle Schwierigkei-
ten. Was an der deutschen Übersetzung zunächst ins Auge sticht, ist wohl, wie viele 
englische Wörter vorkommen. Das liegt vor allem daran, dass Diskurse um Rassismus 
im deutschsprachigen Raum auf einem anderen Level stattfinden. Begriffe wie race oder 
People of Colour sind im englischsprachigen Raum mit einer Historizität belegt, wie sie 
die deutsche Sprache nicht zu bieten hat. im Deutschen gibt es für sie nur einen Begriff 
mit gewaltvoller Konnotation und eine rassistische Fremdbezeichnung. in Absprache 
mit Thompson entschieden wir uns also dafür, die deutsche Version von Race Cards 
als nicht vollends ins Deutsche übersetzbar zu akzeptieren und stattdessen die fortlau-
fenden Diskurse mit dieser nicht-Übersetzung sichtbar zu machen.

Thompson erlaubte mir, ganz zu meiner Freude, mit der Sprache zu spielen, ihre 
Möglichkeiten auszutesten. So entschieden wir uns für eine Anlehnung an lann horn-
scheidts Vorschläge zu genderneutralem Schreiben, das sich aus Verbformen ableitet 
und somit das Handeln und weniger das Sein der Personen hervorhebt: So sind die ar-
tists in Thompsons Arbeit im Deutschen keine Künstler, Künstlerinnen, Künstler_innen 
oder KünstlerInnen, sondern Kunstschaffende – eine Form, die dem gesamten Spektrum 
der Genderidentitäten eine identifikationsmöglichkeit bietet und dieses überhaupt erst 
als nicht-binäres Spektrum anerkennt. Wo diese Schreibweise nicht möglich war, einig-
ten Thompson und ich uns auf den Unterstrich, der, wenn auch weniger subtil, ähnliche 
implikationen trägt.

natürlich ist es als Übersetzer_in nicht notwendig, Gefallen am Text zu finden oder 
mit der Bearbeitung dessen grundlegende Fragen zur eigenen identität zu bearbeiten. 
Aber es hilft ungemein. Während der Zeit, in der ich übersetzte, suchte ich mir pro 
Woche eine Frage, die ich in meinen Wochenplan schrieb und mit mir herumführte, um 
meinen rassismus- und kolonialkritischen Blick auf mich und meine Welt zu schärfen. 
Viele der Fragen brachte ich einfach direkt mit in mein nächstes Seminar oder meine 
nächste Theaterprobe, um sie dort zu diskutieren.

Umso erfreulicher war es für mich auf dem Festival Theaterformen 2018 die zwei-
sprachige installation zu sehen, in der Fragen beantwortet und mitgenommen wurden. 
ich kann mir nur ausmalen wie viel Einfluss eine einzelne Frage auf den Alltag und den 
Blick einer Person haben kann, und bin froh, den Zugang für ein deutschsprachiges 
Publikum geschaffen zu haben.

nadiah Riebensahm, geboren 1992 in Göttingen, 
studiert den Master inszenierung der Künste und 
Medien in Hildesheim. in ihrer künstlerischen, 
akademischen und politischen Arbeit setzt sie sich 
mit Themen der post-colonial studies, afrodiaspo- 
rischer identität_en und intersektionalen Femi- 
nismen auseinander. Während ihrer Zeit an 
der Stiftung Universität Hildesheim hat sie die 

PoC-Hochschulgruppe mitbegründet. Mit ihrem 
Performancekollektiv TEAM SOFT erarbeitet 
sie seit 2016 unterhaltsames Performancetheater 
mit herrschaftskritischen Ansprüchen. nadiah 
Riebensahm arbeitet freiberuflich als Übersetzerin 
in den Sprachen Deutsch und Englisch.
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erfahrungen und antworten zu 
selina thompsons „race cards“

von hala Koutrach

Bei der Veranstaltung, die ich beim festival 
Theaterformen 2018 besucht habe, handelte 
es sich nicht um ein klassisches Theaterstück, 
sondern mehr um eine art inszenierung einer 
installation: eine art große offene Kiste, an 
deren Wänden lauter kleine zettel mit fragen 
aufgehängt sind, die den Besucher_innen ge-
stellt werden – fragen zu deren persönlicher 
meinung, zu eigenen Gedanken, auch politische 
oder ideologische oder auch einige äußerst 
einfache oder seltsame fragen. Wenn man 
sich jedoch darauf einlässt, stellt man fest, 
dass die fragen tatsächlich auf etwas anderes 
abzielen. Gemäß dem partizipativen ansatz der 
installation wählt jede_r dann selbst fragen 
aus, die er oder sie auf weiteren noch leeren 
zetteln zu beantworten versucht, die auf dem 
kleinen Tisch in der mitte der Gedanken- und 
fragenkiste bereitliegen.

was 
haBen 
siE 
gelernt?

Gleich beim eintreten fiel mein Blick auf 
folgende erste frage: Was haben Sie seit au-
gust 2014 gelernt? ich habe tatsächlich seither 
sehr viel gelernt, auf intensive und unerwartete 
Weise, oder um noch genauer zu sein: Was ich 
gelernt habe, habe ich sogar noch etwas früher 
gelernt, und zwar etwa drei Jahre früher, als 
ich am eigenen leib erfuhr, was es bedeutet, 
für seine rechte, insbesondere das recht auf 
freiheit, einzustehen. ich habe gelernt, dass 
der Preis der freiheit hoch ist. manche men-
schen sterben, andere leben, manche glauben, 
andere ändern etwas, vielleicht ändert sich das 
leben gänzlich, aber niemand kann dem men-
schen das recht auf freiheit rauben. daher 
beschloss ich im august 2014, nach deutsch-
land als letzte Station zu kommen, von wo mich 
mein Weg nicht mehr weiterführen würde. da-
mals suchte ich einfach irgendeinen Weg, um 
wegzukommen, nur um heute hier zu stehen 
und diese frage zu lesen und mich dann zu ent-
schließen, diesen Text zu verfassen, um meine 
erfahrungen und meine antworten zu teilen.

es gab da noch eine andere frage: Wie fühlt 
sich freiheit an? ich kann sagen, dass es ein 
Gefühl ist, das ich momentan sehr genieße. es 
ist allerdings bei Weitem nicht jetzt erst so, 
dass ich mich wirklich frei fühle. frei sagen zu 
können, was mir in den Sinn kommt … lieben, 
hassen, wollen und auch nicht wollen zu kön-
nen … alles, wovon ich mir niemals hätte träu-
men lassen, es eines Tages offen und angstfrei 
tun und aussprechen zu können! dann kam die 
frage: Wie würde freiheit aussehen? freiheit 
war in meiner Vorstellung immer sonnig und 
warm, weit und wohltuend, selbstbewusst und 
fähig und ich wäre Teil davon … Wo würde ich 
sein? Was würde ich tun? Wo und wie würde 
ich anfangen und wohin würde es mich führen? 
die entscheidungen über mein leben, meine 
entscheidungen und Überzeugungen sind mei-
ne und meine ganz allein! So erschien und er-
scheint mir freiheit!

Bei einer anderen frage musste ich spon-
tan lachen: Was gewinnen wir, wenn wir et-
was bewusst wahrnehmen? ich denke, dann 
gewinnen wir ein Verständnis für das, was um 
uns herum vorgeht und für die menschen um 
uns herum. So wird es leichter, mit dingen 
und menschen umzugehen. eine andere fra-
ge lautete: und was verlieren wir, wenn wir 
etwas bewusst aufnehmen? ich würde sagen: 
Wir verlieren energie, Kalorien, und manchmal 
werden wir uns dabei dann so sehr einer Sache 
bewusst, dass wir am ende sagen: hätte ich 
das doch nicht getan!

eine frage, die für mich zu einem unpas-
senden zeitpunkt kam, war: Warum bist du wü-
tend? denn ich bin, ehrlich gesagt, momentan 
gar nicht wütend, sondern fühle mich, als sei 
ich die einzige, die mit diesem für deutschland 
ungewöhnlich heißen „syrischen“ Sommer-
wetter glücklich ist, als sei ich die einzige, die 
sich über die hohen Temperaturen freut, wäh-
rend alle um mich herum unübersehbar unter 
der hitze leiden. die frage, die dagegen tat-
sächlich meine Wut erregte, kam erst danach: 
Wie wütend warst du, als er „Präsident“ war? 
ehrlich: er machte mich wütend – und die Göt-
ter. er erzürnte selbst seine feinde, obwohl ich 

Manche Menschen sterben, 

andere leben, manche glau-

ben, andere ändern etwas, 

vielleicht ändert sich das 

Leben gänzlich, aber niemand 

kann dem Menschen das 

Recht auf Freiheit rauben.
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nichts von ihm wusste als seinen familienna-
men, seinen Vater, nach dem er kam, ich fürch-
tete mich vor dem Sohn danach, Bashar hafez 
al-assad, für den niemand eine logische, ver-
nünftige, menschlich nachvollziehbare recht-
fertigung gefunden hat, während er vor unser 
aller augen Willkür walten lässt!

ob es Selina Thompson wohl Spaß gemacht 
hat, all diese und andere fragen ihrer instal-
lation Race Cards aufzuschreiben? ich zumin-
dest würde es hoffen, denn ich meinerseits 
habe heute damit eine erfreuliche erfahrung 
gemacht. die fragen haben mich dazu ange-
regt, über einige dinge nachzudenken, denen 
ich bisher keine Beachtung geschenkt habe 
oder die ich vielleicht auch ignoriert habe. 
ich schreibe diesen Beitrag in dem Park, der  
neben dem festivalgelände liegt, wo die atmo-
sphäre angenehm ist.

41 hala Koutrach
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Die Fragen haben mich dazu angeregt, 

über einige Dinge nachzudenken, 

denen ich bisher keine Beachtung 

geschenkt habe oder die ich vielleicht 

auch ignoriert habe.
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un essai sur « mitleid. die geschichte des 
maschinengewehrs » de milo rau

de miaïna razakamanantsoa

avez-vous entendu parler du « fardeau de l’homme blanc » ? 
c’est ainsi qu’était nommée la « lourde tâche » que s’étaient 
attribuée les européens il n’y a pas si longtemps : celle de  
« civiliser l’afrique ». civiliser l’afrique. c’est bien ce que l’on 
disait à l’époque. c’était une belle façon de parler de pillages, 
de génocides, d’ethnocides et des autres violences dont seuls 
les « civilisateurs » ne tiraient profit. a-t-on demandé aux peu-
ples africains leur avis avant de mettre en œuvre ces « missions 
civilisatrices » ? J’en doute. 

nombreux sont ceux qui pensent que, bien heureusement, 
cette époque est révolue. oui, le temps de la colonisation et des 
colonies européennes à travers le monde appartient au passé 
— et oublions donc l’histoire des pays comme les États-unis ou 
l’australie, c’est plus arrangeant. Pourtant, il existe aujourd’hui 
un certain nombre de mouvements européens qui, étrange-
ment, sont très similaires à certains phénomènes du passé : le 
besoin de « sauver l’afrique », par exemple. Savez-vous combi-
en d’affiches portant le slogan « Sauvez l’afrique » se trouvent 
sur votre chemin, lorsque vous partez au travail ? les avez-vous 
remarquées dans les gares, dans les stations de métro, dans la 
rue ? Savez-vous combien d’organisations bénévoles se donne 
la mission de « sauver » le continent africain de la pauvreté ou 

Ein EssAy Zu Milo rAus „MitlEiD. DiE gEschichtE 
DEs MAschinEngEwEhrs“

von Miaïna Razakamanantsoa

Haben Sie von der Bürde des weißen Mannes (white man’s burden)  
gehört? So wurde die ach so schwere Aufgabe genannt, die sich die 
Europäer_innen vor nicht allzu langer Zeit selbst gegeben hatten: 
„Afrika zu zivilisieren“. Afrika zivilisieren – so hat man das damals 
genannt: eine schöne Umschreibung für Plünderungen, Genozide, 
Ethnozide und andere Gewalttaten, von denen nur die sogenannten 
„Zivilisateure“ profitierten. Hat jemand die afrikanischen Völker 
vorher nach ihrer Meinung zu diesen „zivilisatorischen Missionen“ 
gefragt? ich bezweifle es.

Viele denken, dass diese Zeit – glücklicherweise – vorbei sei. Ja, 
die Zeit der Kolonisierung und der europäischen Kolonien auf der 
ganzen Welt gehört der Vergangenheit an – lassen Sie uns an dieser 
Stelle kurz die Geschichte der Vereinigten Staaten von Amerika oder 
Australien unterschlagen, das ist irgendwie einfacher. Trotz alledem 
gibt es heute einige europäische Bewegungen, die einigen Phänomen 
der Vergangenheit sehr ähneln, wie das Bedürfnis Afrika zu „retten“. 
Wie viele Plakate auf ihrem Weg zur Arbeit tragen die Aufschrift 
„Retten Sie Afrika“? Haben Sie sie in den Bahnhöfen, der Metro, der 
Straße bemerkt? Wissen Sie wie viele Freiwilligenorganisationen sich 
an der Mission, den afrikanischen Kontinent vor Hunger und Armut 
zu retten, beteiligen? Glauben Sie, dass dieses Phänomen aus purem 
Altruismus entstanden ist?

« SauVer 
l’ afriQue » 
une 
hiSToire 
d’alTruiSme ? 

„AFRiKA RETTEn“ 
EinE FRAGE 
DER 
SELBSTLOSiGKEiT?
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de la faim ? Pensez-vous que ce phénomène a 
été créé par pure altruisme ? 

il est important de clarifier certains points. 
le premier, certainement le plus important, est 
que les africains n’ont pas besoin d’être « sauvés 
» par les européens. aussi surprenant que cela  
puisse paraître à certains, les pays d’afrique 
n’ont jamais demandé à être « sauvés » par 
l’europe. Pas besoin des « missions civilisat-
rices » de l’époque ; pas besoin des « missions 
espoir » ou autres « missions » prétendument 
« salvatrices » d’aujourd’hui. 

l’un des problèmes de ce phénomène, que 
certains ont nommé humanitarisme, est entre 
autres les images et stéréotypes qu’il produit. 
en parlant toujours de l’afrique comme un 
tout, on a réduit un continent entier à une seu-
le image : un enfant souffrant de malnutrition, 
assis par terre. Vous savez de quelle image je 
parle. nous l’avons tous déjà vue. or, l’afrique 
est l’un des plus grands continents du monde, 
comprenant plus de cinquante pays, des mil-
liers de villes, plus d’un milliard de citoyens. 
en cachant l’immensité de l’afrique derrière 
une simple étiquette, on oublie volontairement 
la compétence, la force et la souveraineté des 
pays africains. on les réduit à une simple ré-
gion du monde qui est incapable de s’en sortir 
tout seule et qui a besoin d’aide. Quelle blague. 
la question serait plutôt de savoir d’où vient ce 
mouvement et quels sont ses répercussions. 
est-ce réellement par altruisme que l’on ex-
pose dans la rue des affiches comportant des 
images crues d’enfants souffrant de malnutri-
tion ? l’humanitarisme, à la mode en occident, 
n’est-il pas plutôt une façon d’y créer—à nou-
veau—un sentiment de supériorité, un senti-
ment d’importance ? en quoi est-ce différent 
du sentiment paternaliste qu’éprouvaient les   
« bons civilisateurs » de l’époque ? Je me le 
demande. 

au festival Theaterformen 2018, j’ai vu 
la pièce Mitleid. Die Geschichte des Maschi-

nengewehrs, dans laquelle ont été abordés 
de nombreux thèmes qui dérangent. comme 
l’hypocrisie qui se cache derrière les aides hu-
manitaires. comme le voyeurisme qui se cache 
derrière l’image d’un enfant noyé. comme l’in-
térêt déplacé de l’occident pour la misère qui 
se trouve ailleurs. Pourquoi n’y avait-il pas de 
réaction du public lorsqu’on a parlé de génoci-
des, de meurtres, de viols et d’autres atrocités 
? Pourquoi n’ai-je moi-même pas réagi ? com-
ment aurais-je pu réagir, d’ailleurs ? Je suis 
resté sur mon siège, j’ai pris des notes sur mon 
petit carnet, et à la fin de la pièce, j’ai applaudi. 

Je ne sais pas comment réagir face à ces 
réalités-là. Personne ne m’a appris à réa-
gir correctement, donc je ne réagis pas. Je 
réfléchis beaucoup, mais je ne réagis pas. 
Pourtant, ne pas réagir rend la situation en-
core pire. nombreux sont ceux qui se deman-
dent : est-ce par manque de compassion que 
la plupart ne réagissent pas aux drames que 
l’on voit dans les médias ? ou par manque de 
compréhension ? ou est-ce parce que, comme 
moi, personne ne sait vraiment quoi faire ? Je 
veux pourtant réagir, tout comme toi, lecteur, 
et faire en sorte que le monde aille mieux. Je 
ne veux pas me contenter de ces conversations 
creuses telles que « as-tu vu dans les journ-
aux ? oui, oui, c’est terrible ». Je veux aussi, 
tout comme toi, lecteur, faire en sorte que ces 
drames que je vois dans les médias s’arrêtent. 
mais je ne veux pas, en aucun cas, tomber dans 
le piège de l’étiquette et réduire des continents 
entiers à de simples endroits qui ont besoin 
d’aide. alors, que faire ? comment faire pour 
aider ? ai-je même le droit d’aider ? des ques-
tions qui, bien que posées maintes et maintes 
fois, restent sans réponse. 

ich will einige Punkte klarstellen. Erstens und 
sicherlich am wichtigsten: Afrikaner_innen müs-
sen nicht von Europäer_innen „gerettet“ werden. 
So überraschend das für einige klingen mag: Die 
Länder Afrikas haben nie darum gebeten von Euro-
pa gerettet zu werden. Kein Bedarf an „zivilisatori-
schen Missionen“ damals, kein Bedarf an vorgebli-
chen „Rettungsmissionen“ heute.

Eines der Probleme dieses Humanitarismus 
sind die stereotypen Bilder, die er produziert. in-
dem über Afrika immer als ein Ganzes geredet 
wird, haben wir einen ganzen Kontinent auf ein 
einziges Bild reduziert: ein unterernährtes Kind, 
das auf der Erde sitzt. Sie wissen von welchem Bild 
ich rede. Wir haben es alle schon gesehen. Afrika 

ist einer der größten Kontinen-
te der Erde und unfasst über 50 
Länder, tausende Städte und eine 
Milliarde Menschen. indem diese 
Unermesslichkeit Afrikas hin-
ter einem einfachen Etikett ver-
steckt wird, verstecken wir auch 
die Kompetenz, die Kraft und die 
Souveränität der einzelnen afrika-
nischen Staaten. Man macht sie zu 
einer Region, die es nicht schafft, 

sich selbst zu retten, und Hilfe braucht. Was für 
ein Witz. Wichtiger wäre zu wissen, woher diese 
europäische Bewegung kommt und was ihre Aus-
wirkungen sind. Hängt man wirklich aus purer 
Selbstlosigkeit drastische Bilder hungernder Kin-
der in der Straße auf? Dient der im Westen ach so 
populäre Humanitarismus nicht nur dazu, wieder 
einmal ein Gefühl der Überlegenheit zu produzie-
ren, ein Gefühl der Wichtigkeit? Wie unterscheidet 

sich dieses paternalistische Gefühl von dem der 
„guten Zivilisatoren“ damals, frage ich mich.

Beim Festival Theaterformen 2018 habe ich das 
Stück Mitleid. Die Geschichte des Maschi-
nengewehrs gesehen, in dem viele unangeneh-
me Themen auftauchten: Die Scheinheiligkeit der 
humanitären Hilfe, der Voyeurismus hinter den 
Bildern des ertrunkenen Jungen, das fehlgeleitete 
interesse des Westens für das Leiden der Anderen. 
Warum reagierte das Publikum nicht, als über 
Genozide, Morde, Vergewaltigungen und andere 
Grausamkeiten geredet wurde? Warum habe ich 
nicht reagiert? Wie hätte ich überhaupt reagieren 
können? ich bin an meinem Platz geblieben, habe 
in mein kleines Heft notiert und am Ende des Stü-
ckes habe ich applaudiert.

ich weiß nicht, wie ich solchen Realitäten be-
gegnen soll. niemand hat mir beigebracht, wie ich 
zu reagieren hätte, also reagiere ich nicht. ich den-
ke nach, aber ich reagiere nicht. Aber nicht zu re-
agieren, macht die Situation nur noch schlimmer. 
Viele fragen sich, ob die Menschen aus Mangel an 
Mitleid nicht auf die Dramen, die sie in den Medien 
sehen, reagieren. Oder aus Mangel an Verständnis? 
Oder weiß einfach niemand, was zu tun ist? ich 
möchte trotzdem reagieren, wie du liebe_r Le-
ser_in, reagieren auf eine Art und Weise, die diese 
Dramen beendet. Aber ich möchte auf keinen Fall 
zum Opfer der Etikette werden und ganze Konti-
nente einfach zu Orten, an denen Hilfe gebraucht 
wird, reduzieren. Also was tun? Wie helfen? Habe 
ich überhaupt das Recht zu helfen? Diese schon 
tausendmal gefragten Fragen bleiben weiter ohne 
Antwort. 

Miaïna Razakamanantsoa wurde in Genf 
(Schweiz) geboren. ihre Familie ist auf der ganzen 
Welt verstreut, was für Miaïna Razakamanantsoa 
bedeutete, in verschiedenen Kulturen gleichzeitig 
aufzuwachsen – in einem unbestimmten Raum, 
einer Mischung verschiedener Realitäten. Um 
diese kulturelle Vielfalt mit ihrer Leidenschaft für 

Sprache und Schrift zu verbinden, studierte sie 
Übersetzen in der Schweiz, lebte in Großbritan- 
nien und Spanien und absolviert derzeit in 
Deutschland ihr Masterstudium.
Dieser Beitrag ist erstmals erschienen auf  
blog.theaterformen.de.
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es mag ein möglicher anspruch 
des politischen Theaters sein, je-
nen eine Stimme zu geben, die zur 
Sprachlosigkeit verdammt sind. 
diese aufgabe der repräsentation 
wäre damit mindestens eine dop-
pelte: zum einen drängt das The-
ater auf die Berücksichtigung von 
lebenswelten und erfahrungen, die 
andernfalls drohen unterzugehen, 
übergangen zu werden. zum ande-
ren findet sich eine kritisch-reflexi-
ve Wendung: denn die Tatsache, 
dass überhaupt eine dritte instanz 
im namen der Sprachlosen spre-
chen muss, klagt den prekären 
Stand der vermeintlich Sprachlo-
sen selbst an. Jede inszenierung 
weist auf ein repräsentationsdefizit 
hin, gegen das sie anrennt.

Was damit neu verhandelt wird, 
ist die ursache und Qualität der 
Sprachlosigkeit, des repräsenta-
tionsdefizits. dass menschen oder 
Gruppen nicht gehört werden, ihre 
Stimme nicht zählt und höchstens 
als zu vernachlässigende laute 
vernommen werden, weist hier auf 
ein zweiseitiges Verhältnis. denn 
diese Sprachlosigkeit ist kein na-
turgegebenes Schicksal, sondern 
vielmehr das resultat einer ent-
sprachlichung und einer hierar-
chisierung von bedeutsamen und 
bedeutungslosem leid. mit seinem 

advokarischen Sprechen übt das 
Theater so Kritik an diesen formen 
der entsprachlichung: ihr hört sie 
nicht, diese menschen, die tägli-
chen leiden, ihr Klagen hat keine 
Bedeutung. dabei werden sie nicht 
bloß überstimmt in einem raum 
gleichberechtigter Stimmen, sie 
werden nicht durch bessere ar-
gumente wiederlegt in einem ge-
waltfreien deliberativen diskurs. 
die leugnung ihrer Stimme über-
haupt, schließt sie aus dem Kreis 
der menschen aus; reduziert auf 
den Status sprachloser objekte, 
unfähig für sich zu sprechen und 
deren Berücksichtigung im besten 
fall sekundär und marginal ist. So 
skizziert es beispielsweise Jacques 
rancière, wenn er die antike unter-
scheidung zwischen jenen Wesen, 
die der Vernunft mächtig sind, die 
einen lógos besitzen, und jenen tie-
rischen Wesen, die bloß laut (pho-
ne) von sich geben, rekonstruiert. 
es ist klar, auf welche Seite dieser 
unterscheid die Sklaven verortet 
wurden.

doch vielleicht ist dieses advo-
karische Sprechen, das Sprechen 
im namen, oder wenigstens im 
Sinne der Sprachlosen, der an-
deren, fremden und Verdräng-
ten unweigerlich verstrickt in das 
Spiel der ausgrenzung. Vielleicht 
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(re)produziert dieses hehre drän-
gen nach repräsentation gerade 
die subalternen figuren. es mag 
überspitzt sein, zu sagen, dass po-
litisches Theater die Sprachlosen 
braucht, doch zweifelsohne hat es 
seinen anteil darin diese »Sprach-
losen« zu konstruieren. Genau hier 
stoßen wir auf die Paradoxie jenes 
anspruchs einer fürsprache, einer 
Stellvertretung der Sprachlosen, 
denn am ende muss diese Praxis 
auf ihre eigene abschaffung hinar-
beiten und doch versucht sie sich 
zu erhalten.

auf verschiedenen ebenen er-
scheint die Praxis einer reprä-
sentation problematisch: zunächst 
wird durch die theatrale Verarbei-
tung das vormals unerhörte Spre-
chen immer auch in idiome einer 
anerkannten, weil herrschenden 
Sprache gepresst. Sein eigensinn 
wird geglättet. hier übersetzt und 
vermittelt Theater zwischen zwei 
Sphären. es wäre vermessen zu 
glauben – und wahrscheinlich tritt 
kein Theater mit dieser Vorstellung 
auf –   dass dieser Prozess ohne 
Verluste vonstattengehen könne. 
Wenn es die Qualität einer gelunge-
nen Übersetzung ist, offenzulegen, 
dass es sich um eine Übertragung 
handelt, die eben versucht, gleiches 
anders zu sagen – dann trägt jede 

repräsentation die züge einer nicht 
zu tilgenden differenz.

am einfachsten wäre es an-
gesichts dieser Problematik viel-
leicht schlicht mit einer Geste des 
empowerments den angeblich 
Sprachlosen die Bühne zu überlas-
sen. doch selbst dann, wird man 
das Gefühl nicht los, die möglich-
keit der repräsentation würde den 
Subalternen wie eine milde Gabe 
überreicht. Selbst der reinste alt-
ruismus hat das Geschmäckle, den 
hilfsbedürftigen auf seine rolle 
des hilfsbedürftigen festzunageln. 
Selbst in dem Versuch, eine unmit-
telbare Präsenz zu ermöglichen, 
schreibt sich doch das Theater als 
ebene der repräsentation in das 
Geschehen ein. das unsagbare 
unrecht zu versprachlichen ver-
rät es zugleich. Wir finden uns in 
einem sprachlichen und ethischen 
dilemma, das der Philosoph Jean-
françois lyotard in Der Widerstreit 
durchexerziert und das uns an die 
Grenzen der Sprache führt. ferner 
bleibt das Theater in seiner re-
präsentationsfunktion Grenzhüter 
zwischen der Welt des Sag- und 
unsagbaren, des hörbaren und 
unerhörten. es wird ein ort des 
Übergangs, der Grenze und genau 
in dieser funktion zeigt sich die alt-
bekannte dialektik der Grenze. So 

wie es das leiden der Sprachlosen 
in die Sphäre des Sagbaren über-
trägt, so bestätigt doch jeder ein-
zelne Vermittlungsakt die Grenzen 
zwischen diesen Sphären, vertieft 
die Kluft. und doch lebt Theater von 
der Brisanz des unerhörten, zieht 
seine Spannung aus diesen Polen.

Wenn das Theater – und hier 
liegen hoffnung und Beobachtung, 
näher als ich es mir eingestehen 
kann – ein ort des Scheiterns blei-
ben darf, so wird es immer wieder 
Wege suchen, mit diesen aporien 
der repräsentation umzugehen: 
indem es die eigene funktion und 
Stellung thematisiert; indem The-
ater sich immer auch als Teil von 
Gesellschaft offenbart, die ihre 
identität immer wieder durch aus-
schlüsse und marginalisierungen 
aufrecht hält. auch das Theater 
wahrt die distanz vor dem leid, 
droht es mit jeder inszenierung und 
Ästhetisierung, weniger zu unse-
rer Sache zu machen, sondern zu 
einer Sache des Geschmacks, des 
Konsums. Vielleicht können wir 
diesen Gefahren, die jede theatrale 
repräsentation politisch aufladen 
und begleiten, niemals völlig ent-
rinnen, aber Theater als ort äs-
thetischer reflexion kann für diese 
Gefahren sensibilisieren; und zwar 
nicht allein vor, sondern gleicher-
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maßen auf und hinter der Bühne. 
aber genauso ließe sich fragen, 
ob der Begriff der repräsentation 
überhaupt noch eine leitkatego-
rie für das Theater sein soll, ob es 
noch eine quasi magische Bedeu-
tung hinter dem Geschehen geben 
muss. ein Sinn, der jede Bewegung 
auf der Bühne sichert, eine norm 
und einen imperativ, der über die 
einzelne inszenierung ausstrahlt. 
Vielleicht verfangen wir uns mit der 
idee von repräsentation in klassi-
schen Begrifflichkeiten, die über-
haupt nicht in der lage sind einen 
ausweg zu zeigen, die vorbeilaufen 
an der radikalen immanenz moder-
ne Performances oder partizipati-
ver ansätze.

Vielleicht muss das politische 
Theater sein eigenes Sprechen in 
eine ohnmacht treiben. Vielleicht 
muss es sich verwundbar machen, 
offenhalten: ein politisches Theater, 
das die eigene Souveränität aufgibt 
und darin gewinnt. Theater, das in 
zungen spricht wie ein orakel, ein 
medium, völlig durchlässig, porös. 
ein Theater, das im wörtlichen Sinn 
besessen ist von einer untilgbaren 
und unaussprechlichen Schuld. ein 
Theater, das an seinen eigenen an-
sprüchen scheitert, das kollabiert 
und darin letztlich die Wiedersprü-
che unserer zeit fasst.

marvin dreiwes, geboren 1990 in Göttingen, studierte Philosophie, 
Kultursoziologie und literatur in hildesheim und montpellier. er forscht 
und schreibt an der Schnittstelle zwischen ethik und Sprachphilosophie 
und widmete sich in seiner abschlussarbeit dem Phänomen der für-
sprache. Bereits 2017 war er Teil des Theaterformen-Blogs und freute 
sich 2018 erneut, das Theater als Schauplatz der Vielstimmigkeit in den 
Blick zu nehmen. 
dieser Beitrag ist erstmals erschienen auf blog.theaterformen.de.
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das Theater zuerst: Kunst der 
Konstruktion. eine Geste, die 
den anderen begründet, weil 
man sich durch ihn wieder-
erkennt. Theater ist vor allem 
Spiel und aufs-Spiel-Set-
zen. alles liegt in der hand-
lung und ihrem moment. der 
handlung, die uns zeit ein-
räumt. Sprechen und niemals 
wiederholen. Tun und niemals 
nachmachen. Wie rené char 
sagte: „die handlung ist jung-
fräulich, selbst in der Wieder-
holung.“

aber wie kann ich eine 
Kunst erfinden, die mit dem 
Boot, mit dem eindringen der 
Portugiesen, mit der franzö-
sischen Kolonisierung zu uns 
kam, also zur selben zeit wie 

die Syphilis? Wie kann ich eine 
Geste weiterführen, die in ei-
ner anderen Sprache schon 
vollzogen ist, eine form, die 
vollendet scheint, mit klar 
definierten Techniken und 
präzisen Begriffen? Wie kann 
das Theater in einem afrikani-
schen Körper zu einer Kunst 
werden, die nicht nur leih- 
gabe ist?

das Theater ist ein ma-
gischer ort, wo Gedanken 
sich im Körper manifestieren 
und erfüllen; daraus folgt die 
dringende frage nach der 
Sprache im Theater. denn der 
Weg, den der Gedanke durch 
den Körper des Schauspielers 
nimmt, führt unweigerlich zur 
Verwandlung des Wortes in 
etwas Körperliches, und zwar 

in echtzeit, vor Publikum und 
ohne zu tricksen. Wie soll das 
denn gehen, mit einem gelie-
henen apparat? 

Wir profitieren vor allem 
von unserer doppelten unbe-
ständigkeit. ihretwegen sind 
wir extrem anpassungsfähig, 
und daraus ergibt sich etwas 
ziemlich Verrücktes, das ich 
„die Kunst des Situationisten“ 
nennen möchte, mit allem, 
was eine Ästhetik des Prekä-
ren an Vorteilen bereithält. [...] 
aber um welches Theater soll 
es gehen? das, was mit dem 
Boot gekommen ist? oder das 
pseudo-„zeitgenössische“, 
das mit dem frachtflugzeug 
kam, das auch die demokra-
tie und die Bürgerkriege der 

1990er brachte? man muss 
sich diese beiden Theater 
westlicher eindringung gut 

anschauen und sie begrei-
fen: das präkoloniale Theater 
mit seinen Booten und das 
postkoloniale mit seiner he-
gemonialen Pseudo-„zeitge-
nossenschaft“. man muss sie 
begreifen, um sie verlassen zu 
können und sein eigenes ding 
zu machen.

erste runde: Von sich selbst 
ausgehen, sich von allen 
praktischen einflüssen näh-
ren, bis sich ein Spielins-
tinkt gebildet hat, also im 
dschungel des Körpers, um 
eine eigene Sprache zu er-
finden. in der entwicklung 
der afrikanischen Theater-
sprachen und ihrer aus-
drucksformen geht es zuerst 
darum, über die Sprache hi-
nauszugehen, und dann das 
Korsett der etikette abzule-
gen. man darf sich nie in ei-
nem anderen Traum einrich-
ten als demjenigen, eine sich 

selbst angemessene hand-
lung hervorzubringen, und 
dann unablässig das Selbst 
zu überwinden. 

um in afrika Theater zu 
machen, muss man die Situ-
ation boxen. Sie hin und zu-
rück boxen. Sie mit hingabe 
boxen, um aus der kolonialen 
falle zu entkommen, denn die 
handlung anhand eines hilfs-
geräts durchzuführen, das 
einem nicht gehört, ist nicht 
einfach, es ist und bleibt ein 
falsches Spiel und etabliert 
eine falsche Beziehung mit 
dem „hier und Jetzt“. und 
gerade das ist der Trick in 
der ersten runde: die Spra-
che boxen, um sich ihr ein-
zuschreiben. und dabei das 
Spiel neu zu erfinden. das 
System über die Sprache neu 
zu erfinden: die vorgefassten, 
exotisierenden meinungen 
zu überholen, Vorurteile zu 
dribbeln, ungenutzte Wege 
zu gehen, sich gegen jede 
art von dramatischer aufla-
ge zu wehren, vor allem die 
der wohlmeinenden und be-
glaubigten Theaterformen, 
niemals einen ausdruck zu 
übernehmen, sich nicht ver-
einnahmen zu lassen, sich nie 
leicht definieren zu lassen, fi-
xen ideen auszuweichen, sich 
nie für den einfachen Weg zu 
entscheiden, mit nachdruck 
neuerfindungen herbeifüh-

ren, über die erzählte Ver-
gangenheit hinauszugehen, 
die manche das „afrikanische 
Theater“ nennen. ohne unter-
lass zu experimentieren. [...]

es geht hier ums fighten! 
Boxen! Boxen! die Situation 
boxen!

zweite runde: die franko-
phonie neu erfinden, so dass 
sie aus sich selbst heraus at-
men kann. und dafür sorgen, 
dass die anderen, also das 
Gegenüber, ich meine das Pu-
blikum, sich darin wiederfin-
den. hier verschärfen sich die 
ewigen Schwierigkeiten des 
Theaters in afrika: man muss 
dafür sorgen, dass man ange-
nommen wird, in afrika und 
anderswo, indem man ein und 
dasselbe ist, das bedeutet, 
dass sich jede_r darin wieder-
findet. die Theater afrikas, 
die ich hier „ausdrucksfor-
men sehr unterschiedlicher 
dramaturgischer modelle der 
länder afrikas in zusammen-
hang mit der Geschichte und 
verschiedenen erfahrungen 
der Sprache im eigenen Kör-
per“ nenne, werden von den 
ästhetischen Überbleibseln, 
die seine wirtschaftlichen Be-
dingungen diktierten, zur Gei-
sel genommen.

afriK
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und selbst daraus, dass 
dieses Theater aus uns, den 
Körpern afrikas auf der Büh-
ne, frankenstein’sche mons-
ter macht – zusammengefügte 
universen, mischformen, vor-
bildliche ikonoklasten, barfü-
ßige Gauner der freien Szene, 
anlässe für hybride Bedeutun-
gen -, profitieren wir und legen 
damit die Theaterindustrie he-
rein. angesichts dieses durch-
lauferhitzers von Jubel, der der 
kreativen freiheit ausgesetzt 
ist, ruft die Politik prompt zum 
Gegenangriff auf. und auch da 
geht es ums fighten.

dritte runde: nicht vor der 
inquisition der Kastrations-
politik in die Knie gehen. 
Yes! das ist die dritte harte 
realität, die uns in die lage 
versetzt, auf dem afrikani-
schen Kontinent, den man 
dir ins Gesicht wirft wie eine 
Torte, verschiedene afrikas 
zu spielen. und die Politik 
mischt immer mit, aber einzig 
und allein im schlechten Sinn 
des Wortes. zuallererst, weil 
vom „Theater mit einem gro-
ßen T“ die rede ist, also von 
einer Bewegung, die traditi-
onelle Kulturen nicht reprä-
sentiert und ganz bestimmt 
kein nationalsport ist. [...] 
und da es auf dem Kontinent 

keine wirkliche Theaterin-
dustrie gibt, und ihre Bezie-
hung zum Westen entweder 
sehr postkolonial geprägt ist 
(mit seiner hegemonie des 
zeitgenössischen) oder sehr 
marktkonform zu sein hat 
(mit der ganzen mafia der kor-
rupten Seelen), oft aber bei-
des zugleich, aus all diesen 

Gründen muss man bei dem 
Projekt, afrika zu schreiben 
und zu spielen, die eigene Si-
tuation ausführlich darlegen, 
man muss unter den Grün-
den, weswegen man hier und 
heute Theater machen sollte, 
ein Blutbad anrichten. durchs 
Theatermachen entsteht The-
ater. die notwendigkeit ge-
sellt sich zur nützlichkeit, die 
Sache ist dringend. Schreiben 
und spielen bedeutet, afrika 
schreiben und spielen. und 
so entsteht ein Theater des 
Widerstands. [...]

dieses Theater ist heute 
keine utopie mehr. es ist auch 
kein Klagelied vor dem hinter-
grund des allgemeinen Pessi-
mismus in den afrikanischen 
ländern, die zurückstecken 
müssen, sondern es han-
delt sich um ein Schlachtfeld 
mitten in der Schlacht. Wir 
durchleben gerade eine wirk-
lich entscheidende Phase! 
nach dem Sturz aller Systeme 
müssen wir sehr dringend un-
ser eigenes Theater erfinden, 
das mit hartnäckigem unge-
stüm die Waffen ergreift, um 
den Geist zu dekolonisieren, 
die Gesten zu depigmentie-
ren, die ausdrucksweisen zu 
„entmelanisieren“, und alle 
Kraft voraus für ein Theater, 
das es noch nie gegeben hat! 

der neue Weg, dieser un-
bekannte, der die Gewisshei-
ten ins Wanken bringt, führt 
uns der Theaterindustrie ge-
genüber in eine schwierige 
Situation. aufführungsorte, 
festivals und institutionen, 
die sich selbst für die er-
schaffer_innen der Gedanken 
halten, um sich eine angebli-
che urheber_innenschaft zu 
garantieren, sind der ansicht, 
dass jeder Gedanke, der nicht 
ihrem kleinen Kopf entsprun-
gen ist, kein existenzrecht 
hat, also kein recht, im The-
ater zu handeln und zu be-

stehen. die Theaterindustrie 
ist mit ihrer merkantilen und 
postkolonialen Prägung von 
einer unkenntnis der mach-
art unseres Theaters und der 
kategorischen Verweigerung 
von anerkennung übergegan-
gen zu verschiedenen arten 
von zensur. Spaltungs- und 
Kooptationsvorgänge sorgen 
dafür, dass die Jungen, noch 
bevor sie zu Künstler_innen 
heranwachsen können, zu 
Soldat_innen des einen oder 
anderen Systems gemacht, 
geformt und im schlimmsten 
fall verformt werden. Sie wer-
den schnell zu begehrten Pro-
dukten, werden wie Stars be-
handelt, um ihre Schwestern 
und Brüder zu beeinflussen, 
die sie dann wiederum in das 
haus des Sklavenhändlers lo-
cken. Künstlerische Vorgänge 
verlieren an menschlichkeit, 
die Kunst vertrocknet im 
menschen, kulturelle Projek-
te ohne jeden Kunstcharak-
ter nehmen den öffentlichen 
raum ein und stilisieren sich 
zu retter*innen aus der mise-
re. Wir dürfen uns in unserem 
afrikanisch-Sein oder dem 
reden über afrika, ja mehr 
noch im reden von afrika aus, 
nicht selbst genügen. es darf 
afrika nicht mehr reichen, nur 
im Bauch des eigenen Konti-
nents gesehen und gehört zu 
werden. [...]

Vierte runde: afrika zerreißt 
sich innerlich. [...]

Sony labou Tansi hatte 
mir das zerschlagen von mau-
ern beigebracht. muhammad 
ali, die Sachlage zurecht zu 

boxen, und meine Großmut-
ter, die Geschichtenerzählerin 
und Quacksalberin, sagte mir: 
„der beste Weg von einem 
mundwinkel zum andern führt 
um den Kopf und den nacken 
herum.“ in afrika Theater zu 
machen ist ein akt des Wider-
stands gegen jede art von Be-
fehlsflut, gegen jede form von 
diktatur, gegen jegliche let-
hargie, gegen die apathie der 
foltersysteme, gegen schläf-
rige Stimmungen, gegen die 
drohungen, die Verbote, die 
zensur, das erzwungene exil 
und die propagandistischen 
angebote, sprich gegen jede 
art von geistiger unterent-
wicklung. „ein Krieg folgt auf 

den nächsten, aber die Seele 
des Kriegers ist unbezwing-
bar.“ Tupac.

afrika zu spielen, das be-
deutet heute vor allem, sich 
des afrikanischen minder-
wertigkeitskomplexes zu ent-
ledigen, das Spielen vom Blick 
des Voyeurs und der Vorstel-
lung des Wild-Spektakulären 
zu befreien. man muss sich 
die richtigen Verbündeten 
aussuchen, im Westen, in af-
rika und überall sonst. man 
muss verstehen, dass jede 
handlung, die auf der Bühne 
erfolgt, das Theater von den 
alten dämonen erlösen muss, 
die im Keller eingeschlossen 
sind. das ist eine herausfor-
derung, und man muss sie mit 
Stolz annehmen, denn derje-
nige lebt am mutigsten, der 
der Welt die Welt ins Gesicht 
schleudert. es ist ein Krieg, 
den man nur gewinnen kann, 
wenn man an vielen fronten 
gleichzeitig angreift. So viele 
fronten aufmacht wie mög-
lich und ständig seine Kampf-
strategie ändert, um sich 
nicht vereinnahmen zu las-
sen. es ist Krieg! es ist Krieg! 
es ist Krieg! man muss boxen! 
Boxen! die Situation boxen!

Wir fühlen zurzeit die 
auswirkungen dieses Kriegs: 
Schwarze erhalten keine  

Das Theater 
hält nie die 

Klappe.

Die Sprache 
boxen, um 
ihr etwas 

einzuschrei-
ben.

dieudonné niangouna
afrika spielen

dieudonné niangouna
afrika spielen
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molière-Theaterpreise, keine 
oscars, sie leiten keine cen-
tres dramatiques nationaux, 
sie nehmen nicht an den gro-
ßen Theaterfestivals wie dem 
festival d’avignon oder dem 
festival d’automne teil. das 
Theater muss seinen mela-
ningehalt erhöhen. das ist 
der Trick in der vierten runde: 
sich über die Grenzen hin-
wegsetzen.

Über den Köpfen der men-
ge denken, schreiben, das 
Spiel erfinden und spielen, 
um die Situation zu boxen. im-
mer und immer wieder intel-
ligenter sein als die Situation. 
man muss sich bewegen, um 
die Sonne an einen anderen 
Platz zu setzen. der mut be-
steht darin, sich neu zu erfin-
den. und die Ästhetiken, die 
ich „prekär“ nenne, bewegen 
sich, um sich als andere zu 
erfinden.

Wir weigern uns, an dem 
ort zu sein, den man uns zu-
weist, und die Theaterformen 

unserer Schauspieler_innen, 
regisseur_innen und dra-
matiker_innen dürfen nicht 
mehr gefällig, mit minder-
wertigkeitskomplexen behaf-
tet, geborgt oder im Traum 
eines anderen gefangen sein. 
Wir malen sie mit dem Pinsel 
der originalität, denn jeder 
für sich ist ein fels. [...]

in meinem Stück Le Kung-
fu schreie ich diese Wut aus 
mir heraus: „auf diesem 
Kampfniveau geht es nur noch 
um eine frage: exil oder Tod? 
nun, ich habe mich der fra-
ge verweigert. für mich gibt 
es kein exil, es gibt keinen 
Tod, es gibt nur ausweich-
manöver.“ die inszenierung 
mit ihren Tücken beseitigt die 
Überreste und verwischt die 
Spuren. 

fünfte runde: man muss den 
Garten ständig bewässern. 
Kraft und mut dem nach-
wuchs, denn dieser Krieg 

wird erst in der zukunft zu ge-
winnen sein. und die zukunft 
ergibt sich daraus, wie wir das 
Spiel spielen. es gibt kein grö-
ßeres engagement als das, 
wenn du die Bühne betrittst, 
stark wie ein Baobab mit all 
den Geschichten, die unter 
seiner Krone Platz finden. Wir 
reden hier nicht nur von den 
Theatermenschen. Wir reden 
natürlich vom Theater der 
menschen.

auszüge aus: Penser et écrire 
l’afrique aujourd’hui, hrsg. v. 
alain mabanckou, Éditions du 
Seuil, 2017.
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chen Generation von Theatermacher_innen 
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Antoine m’a vendu son destin. Sony chez les 
chiens beim festival Theaterformen 2018.

in Afrika Theater zu machen, 
ist ein Akt des Widerstands 
gegen jede Art von Befehls- 
flut, gegen jede Form von 
Diktatur, gegen jede Sorte 

von Lethargie, gegen die Apa-
thie der Foltersysteme, gegen 

schläfrige Stimmungen, gegen 
die Drohungen, die Verbote, 
die Zensur, das erzwungene 
Exil und die propagandis- 
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anmerKungen zum stipendiat_innen-programm 
festiValaKademie

von Julian Warner

zu Beginn des festivals hatte die künstle-
rische leiterin, martine dennewald, dem Pro-
gramm im Grußwort gegenüber erklärt, dass 
die Stipendiat_innen in der Vergangenheit oft-
mals die rolle kultureller Übersetzer_innen 
übernommen hätten und sie daher auf deren 
anmerkungen und Kritik besonders gespannt 
sei. entgegen dieses „klassischen“ Verständ-
nisses versuchte ich die Stipendiat_innen in 
der ersten internen Gesprächsrunde nicht 
als expert_innen eines national-kulturellen 
Kontextes, sondern – als überwiegend Künst-
ler_innen of color – als Teil eines geteilten glo-
balen, dekolonialen Projektes zu adressieren. 
ich versuchte den Teilnehmer_innen in Kürze 
die aktuellen debatten um rassismus und Ko-
lonialität in deutschland und deren implikati-
onen für die darstellende bzw. performative 
Kunst darzulegen. im Gegenzug formulierte 
ich wiederum den Wunsch, von den Teilneh-
mer_innen mehr über ihre arbeit und ausei-
nandersetzungen mit Kolonialität in ihren je-
weiligen Kontexten zu erfahren. ich wünschte 
mir einen informellen austausch über das, was 
einer der Vordenker der akademischen deko-
lonisierung Walter mignolo als ein „denken von  
der Grenze“ bezeichnet. ein denken, welches 

„i don’t  
want their 
             guilt“

ich möchte in diesem Text, ausgehend von 
meiner funktion als leiter des Stipendiat_in-
nen-Programms, anhand ein paar Beobach-
tungen und reflexionen argumentative flucht-
linien und fragestellungen anreißen, welche 
der fokus auf Kolonialität bei den diesjährigen 
Theaterformen aufgeworfen hat. insbesondere 
geht es hierbei um die Begriffe diversität, in-
ternationalität und Schuld.

das diesjährige Programm bestand aus 
zehn jungen Künstler_innen aus neun verschie-
denen nationen: fünf der Teilnehmer_innen 
identifizierten sich als männlich und fünf als 
weiblich, zwei Teilnehmer identifizierten sich 
als queer, sechs der Teilnehmer_innen als 
Schwarz, ein Teilnehmer als arabisch und afri-
kanisch, eine Teilnehmerin als native american, 
ein Teilnehmer als martu, eine Teilnehmerin 
weigerte sich anfangs, sich als weiß zu identifi-
zieren. durchgeführt wurde das Programm von 
mir, einem Schwarzen deutschen mit britischer 
nationalität und einem deutsch-türkischen as-
sistenten, der sich als deutsch identifiziert. die 
Stipendiat_innen wurden von den eingeladenen 
Künstler_innen nominiert und von der künst-
lerischen leitung und mir gemeinsam ausge-
wählt. in den elf Tagen des festivals besuchten 
und diskutierten wir gemeinsam nahezu alle 
Produktionen, teilweise mit den Künstler_in-
nen im expert_innen-Gespräch. zusätzlich 
stellten die Stipendiat_innen sich gegenseitig 
ihre arbeiten vor. ergänzt wurde dieses intensi-
ve Programm durch einen Tanz-Workshop und 
ein Gesprächsformat. Gegen ende des festi-
vals hatten einige Teilnehmer_innen bereits 
eine kleine kollaborative Tanzvideo-arbeit vor 
ort produziert und weitere die absicht formu-
liert zukünftig zusammenzuarbeiten.

ein imperiales zentrum herausfordern kann,  
indem es zwischen einem innen und außen 
oszilliert. es gleicht damit der anwendung von 
Walter Benjamins Verständnis der „Passage“ 
in der Popkultur: man denke an die idee des  
insiders bzw. outsiders.

anfänglich zeigten nur wenige Teilneh-
mer_innen interesse an einer solchen diskus-
sion. zu unterschiedlich waren die auffassun-
gen und funktionen von „Kunst“, zu spezifisch 
mein Verständnis der Situation in deutschland. 
ebenfalls zeigte sich hier, dass das tradierte 
auswahlsystem der Stipendiat_innen via der 
nominierungen der eingeladenen Künstler_in-
nen der etablierung einer thematischen bzw. 
projektorientierten Festivalakademie wider-
spricht. ein open call wäre wahrscheinlich der 
passendere modus gewesen, um thematisch 
interessierte nachwuchskünstler_innen in ei-

ner akademie zu vereinen. Jenseits der obigen 
ethnologischen und organisatorischen fragen, 
weist die anfängliche zurückhaltung vieler 
Teilnehmer_innen aber auch auf ein koloniales 
Problem des in der deutschen Kulturbranche 
nun gängigen diversitätsbegriffes hin: das der 
(ethnischen) identifikation.

ich habe eingangs die Teilnehmer_innen 
ethnisch situiert, da die diversität der Gruppe 
gepaart mit der diversität des leitungsduos 
das Potential hat, die opposition von interna-
tional (fremd) und national (eigen) zu destabi-
lisieren und non-nationale interessengeleitete 
allianzen denkbar zu machen. People of color 
teilen global eine Vielzahl an erfahrungen, 
aber der umgang mit Kolonialität ist verschie-
den. die zuordnung der eigenen Kunst in so-
zio-biographische dispositive wie „herkunft“, 

Julian Warner
„i don’t want their guilt“
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„rasse“, etc. mit dem ziel emanzipatorischer 
Kunst oder „art as pedagogy“ reproduziert 
koloniale einschreibungen in leib, leben und 
handlungsmacht von Künstler_innen of color. 
Gleichzeitig verhilft die (markt-) strategische 
Selbstessentialisierung zu mehr Sichtbarkeit 
brennender sozialer Themen und der Künstler_
innen selbst. im diesjährigen Stipendiat_in-
nen-Programm war zu beobachten, dass politi-
sche Künstler_innen, kein Problem hatten, sich 
zu situieren, da dies ihrem Selbstverständnis, 
ihrer gewählten Sprecher_innen-Position und 
ihrem „Segment“ im Kunstmarkt entspricht. 
unpolitischere Teilnehmer_innen wehrten sich 
hingegen, dieses Korsett der identität anzu-
ziehen. durch die, von Produktion zu Produk-
tion, immer wiederkehrende Konfrontation mit 
dem thematischen Schwerpunkt des festivals 
„Schuld“ änderte sich dies allmählich. Tag für 
Tag wurden unsere Begriffe schärfer. Gera-
de auch die vom regulären festival-Publikum 
spärlich besuchten thematischen Panels er-

gänzten unsere diskussionen durch vielerlei 
hintergrundinformationen erheblich.

für die mehrheit der Stipendiat_innen bil-
deten drei Produktionen wichtige Wegmarken 
in ihrer rezeption des festivals. ogutu muray-
as arbeit Because I always feel like running 
markierte für viele das erste mal, dass sie, also 
die nicht-weißen zuschauer_innen, angespro-
chen wurden. Ähnlich erging es vielen mit The-
ka (hoácio macuácua, idio chichava), welches 
zahlreiche Stipendiat_innen für seine „afrika-
nische Ästhetik“ feierten. aus dem für einige 
Teilnehmer_innen traumatischen Besuch ei-
ner Vorstellung zu milo raus Mitleid erwuchs 
eine produktive, wenn auch hitzige, diskussion 
um koloniale Gewalt und deren reproduktion 
im Theater. im mittelpunkt dieser diskussion 
stand die frage, inwiefern die normativen Set-
zungen der Guckkastenbühnen und der Black 
Boxes inhärent „gewalttätig“ seien. die, in  
Mitleid erfahrbare, krasse adressierung eines 

weißen Publikums und der objektifizierung von 
People of color veranlasste eine Teilnehmer_
in zu der aussage „i never felt so not-white“ 
und einen anderen Teilnehmer zu dem pro-
grammatischen Satz „i don’t want their guilt“. 
Beide aussagen weisen auf ein strukturelles 
Problem des inhaltlichen Schwerpunktes des 
festivals hin. die frage der „Schuld“ verbleibt 
in der opposition von „Kolonialherr und Kolo-
nialknecht“ und vollbringt es jedoch nicht, ein 
gemeinsames interesse zu formulieren. in 
anderen Worten: der Schmerz, der von einem 
weißen Publikum in milo raus Stück in Kauf 
genommen wird, um die Widersprüche des 
eigenen liberalen denkens erfahrbar zu ma-

chen, ist nichts im Vergleich zu dem Schmerz 
der entmenschlichung, die dort abermals re-
produziert wird. rückblickend erscheint es 
fast so, als sei es die „Schuld“ selbst, die deko-
lonisiert werden muss. Vielleicht gelangt man 
so zu einem dispositiv, das verschiedene Per-
spektiven und zukunftsvarianten zu kombinie-
ren vermag, anstatt koloniale neurosen, wie 
ich es selbst hier tue, endlos zu wiederholen.

Julian Warner
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idee
in Kooperation mit dem Kinani festival maputo und dem 
national arts festival Grahamstown wurden beim festival 
Theaterformen 2018 drei residenzen vergeben, die einen 
künstlerischen Prozess am jeweiligen arbeitsort der Künst-
ler_innen und eine dreiwöchige Probenzeit in Braunschweig 
einschlossen. die residenzen umfassten ebenfalls honorar, 
Produktionsbudget und die möglichkeit jeweils bis zu zwei 
weitere Kollaborateur_innen einzuladen. am ende sollten 
drei Präsentationen vor Publikum als Teil des offiziellen fes-
tivalprogramms stehen; ob in form eines entwurfs, eines 
arbeitsstands oder eines Kurzstücks sollte ganz den Künst-
ler_innen überlassen sein.

um den arbeiten nichts vorwegzunehmen, die Künstler_in-
nen zu labeln oder zu vereinnahmen, sondern eine hohe frei-
heit im künstlerischen Prozess mit allen erdenklichen aus-
gängen zu ermöglichen, wurde das Programm schlicht 3x30 
genannt – ein Verweis auf die drei entstehenden arbeiten mit 
ihrer jeweiligen dauer von circa 30 minuten. das Kinani fes-
tival schlug die choreografin und Tänzerin Janeth mulapha 
aus maputo vor, das national arts festival den choreografen 
und Tänzer Kamogelo molobye aus Johannesburg. die dritte  
Position, die Performance- und Videokünstlerin Tito aderemi- 
ibitola aus lagos, stieß auf meine initiative dazu. alle drei 
Künstler_innen brachten jeweils eine weitere Person in den 
künstlerischen Prozess mit ein.

GedanKen 
zu 
einladunG 
und SorGe 

üBer das residenzprogramm „3x30“

von elisa liepsch
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Verlauf
den Künstler_innen standen eine 
Produktionsleiterin des festivals, 
eine technische leiterin und ein 
Künstlerbetreuer zur Seite. Wei-
terhin war die dramaturgische  
Betreuung durch das festival The-
aterformen gewährleistet. die fes-
tivalleiterin martine dennewald 
hatte mich angefragt, diese aufga-
be zu übernehmen, weil ich über 
mehrere Jahre das Projekt „afro-
pean mimicry & mockery in The-
atre, Performance & Visual arts“ 
am Künstlerhaus mousonturm in 
frankfurt am main betreut und den 
afrikanischen Kontinent und zwei 
der derzeitigen lebensmittelpunk-
te der Künstler_innen bereist hatte 
sowie durch die auseinanderset-
zung mit postkolonialen Kontexten 
und die realisierung von residen-
zen am mousonturm eine ange-
messene expertise mitbrachte.

Wir traten frühzeitig mit den 
Künstler_innen in Kontakt, mach-
ten Vorgänge transparent, erläu-
terten meine Position und die idee 
in einen künstlerischen austausch 
zu treten, der konstruktiv für alle 
Seiten sein sollte. unterstützung im 
Vorfeld und individuelle Betreuung 

je nach Bedarf waren ein angebot, 
vor allem aber sollten die Künstler_
innen selbst bestimmen, wie sie ar-
beiten wollten. niemand sollte für 
eine residenz nach Braunschweig 
kommen, wenn dies für die jewei-
lige arbeitslogik nicht sinnvoll oder 
bereichernd erscheinen würde.

die drei präsentierten arbeiten 
von Janeth mulapha, Kamogelo  
molobye und Tito aderemi-ibitola 
wurden an einem freitag- und ei-
nem Samstagnachmittag im haus 
drei des Staatstheaters Braun-
schweig gezeigt und versammelten 
ein Publikum aus professionell The-
aterschaffenden, Stipendiat_innen 
und Künstler_innen des festivals 
sowie Braunschweiger Theaterpu-
blikum. aus unterschiedlichen Per-
spektiven und mit diversen mitteln 
setzten sich alle Künstler_innen 
mit aspekten von Körpern ausein-
ander und setzten eigene Ästheti-
ken und dramaturgien um.

Janeth mulapha beschäftig-
te sich in ihrer arbeit Let’s talk  
(I won’t complain), die sie gemein-
sam mit dem musiker Ben muthem-
ba realisierte, choreografisch mit 
aspekten von frausein in mosam-
bik. dabei wurde sie inspiriert von 
der mosambikanischen Kämpferin 
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und feministin Josina machel, die 
sich in den 1960er Jahren der Be-
freiungsfront frelimo anschloss. 
als ikone der frauenemanzipation 
stand und steht sie nach wie vor für 
mut und außergewöhnliches hel-
dinnentum in mosambik – wie auch 
darüber hinaus. in einer sehr per-
sönlichen untersuchung befragt 
Janeth mulapha ihren eigenen all-
tag in maputo und auch die last, 
die sie trägt. durch den ausbruch 
aus einem sinnbildlichen Gefängnis 
stellt sie ihre eigenen Gestaltungs-
spielräume über Stoffbündel in ei-
nen globalen Kontext und ökono-
mischen Kreislauf. dabei debattiert 
sie auch ein narrativ der unfreiheit 
aller frauen weltweit und verfällt 
nicht in die mögliche rolle des op-
fers, sondern geht selbstbewusst 
ihren eigenen Weg. auf der Bühne 
findet eine wahrhaftige emanzipa-
tion statt.

Kamogelo molobye widmet sich 
zusammen mit der Tänzerin nom-
cebisi moyikwa geschlechtlichen 
Prägungen und identitätszuschrei-
bungen, die in Kinderspielen an-
gelegt werden. er bezieht sich auf 
ein südafrikanisches Versteckspiel, 
das auch titelgebend für seine ar-
beit ist: mokoko. molobye spannt ei-
nen Bogen von der Kindheit zum er-

wachsenwerden bis zur heirat. das 
Spielerische manifestiert sich bei 
ihm auch in Genderfluiditäten und 
im damit einhergehenden Subver-
sionspotential einer abweichenden 
Wiederholung innerhalb einer ver-
meintlich geschlechtlichen norm. 
mokoko bedeutet in einem weiteren 
Sinne auch: Wo bist du? Wo stehst 
du? Ganz explizit verwebt er mit 
mitteln des Physical Theatre und 
zeitgenössischen Tanzes Verweise 
auf eine tribale Geschichte Südafri-
kas und aktuelle diskurse um drag 
und befragt darüber kollektive Vor-
stellungen des zusammenlebens.

abschließend zeigte Tito adere-
mi-ibitola zusammen mit dem mu-
siker Bola fagbenle ihre arbeit BB: 
U lo ji, die sich mit dem Schwar-
zen Körper und der unmöglichkeit 
seines Seins auseinandersetzt. 
der Schwarze Körper, der in einer 
rassistischen Gesellschaft mys-
tifiziert, verdammt, dämonisiert 
und zum Tode verurteilt ist. ein be-
sonderer fokus liegt auf der aus-
einandersetzung mit räumen: das 
innen und außen, Kunsträume und 
darüber hinaus verweisende ge-
sellschaftliche räume und nicht 
zuletzt Galaxien und schwarze 
materie. all dies geschieht vor der 
fragestellung, was es für einen 

Schwarzen menschen bedeutet ei-
nen raum zu betreten, der ihn nicht 
vorsieht. „u lo ji“ heißt „aufstehen, 
sich erheben“ in Yoruba. die Befra-
gung der Künstler_innen schließt 
eine explizite Kritik der Black Box 
und der damit verbundenen dis-
kriminierung und marginalisierung 
von nicht-weißen Körpern ein. die 
Künstler_innen nutzten in U lo ji 
zwei räume auf zwei etagen und 
ließen die raumfrage praktisch 
werden. dabei stellte sich für das 
Publikum eine Kommunikation über 
eine art Videoübertragung her. die 
über die den Theaterraum hin-
aus verweisenden Soundcollagen 
und Klagelieder, die anlehnungen 
an afrofuturismus und die einzig 
mögliche (Bühnen-) existenz von 
Tito aderemi-ibitola als hexe vor  

weißem Publikum in dieser arbeit 
aus Konzert, installation, Videoar-
beit und Performance führten 
strukturelle raum- und machtfra-
gen zusammen.

die Vorstellungen wurden je-
weils von einer einführung und 
einem Künstler_innen-Gespräch 
gerahmt; letzteres stellte ein wich-
tiges und anregendes forum des 
austauschs dar. darüber hinaus 
sorgte das festival für die doku-
mentation der arbeiten, stellte den 
Künstler_innen Video- und fotoma-
terial, einen Pressespiegel und ei-
nen Technical rider zur Verfügung, 
damit die arbeiten weiterentwickelt 
und an anderen orten gezeigt wer-
den können.
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erfah-
runGen
im internen nachgespräch mit der 
festivalleiterin, der festivalas-
sistentin und mir zeigten sich die 
Künstler_innen mit ihren künstleri-
schen arbeiten zufrieden. zugleich 
sprachen sie auch kritische Punkte 
der Kollaboration an. So beschrie-
ben sie die zusammenarbeit vor ort 
als mitunter unüberschaubar, da 
Verantwortlichkeiten unklar waren. 
auch dauerte die Beschaffung von 
materialien, Technik und requisiten 
zum Teil sehr lang, was arbeitsvor-
gänge verzögerte.

dies ist meines erachtens als 
strukturelles Problem einzuord-
nen: das residenzprogramm 3x30 
war als work in progress angelegt. 
ein Vorgang, der im Stadttheater 
kaum verbreitet und manchen mit-
arbeiter_innen gänzlich unbekannt 
ist. hier prallten unterschiedliche 
erwartungen, Gewohnheiten und 
arbeitsweisen aufeinander. Wei-
terhin stießen festivalspontanei-
tät und zeitlichkeit des behäbigen 
Stadttheatertankers aufeinander. 
mitarbeiter_innen des Staatsthea-

ters, die von spontanen Wünschen 
und aufträgen überfordert waren, 
haben ihrem Ärger oftmals ungefil-
tert vor allen Beteiligten luft ver-
schafft, was die arbeitsatmosphäre 
beeinträchtigte. obwohl die meis-
ten mitarbeiter_innen hilfsbereit 
waren, waren die mitunter auftre-
tenden aggressionen im haus drei 
ein Problem. die technische leite-
rin und das Technikteam in haus 
drei versuchten dem umstand 
bestmöglich zu begegnen.

Weiterhin bedauerten die resi-
dent_innen, zwar Teil des Theater-
formen-Programms gewesen zu 
sein, aber darüber hinaus selbst 
kaum etwas vom festival mitbe-
kommen zu haben. leider fanden 
die heimreisen der Künstler_in-
nen zu einem zeitpunkt statt, als 
das festival noch lief und es die 
möglichkeit gegeben hätte, weitere 
Programmpunkte wahrzunehmen 
oder mit anderen Gästen des fes-
tivals in Kontakt zu treten. So wur-
de zum Beispiel zu einem früheren 
zeitpunkt die chance vertan, Be-
gegnungen zu initiieren, nachhalti-
gen austausch anzuregen und ggf. 
sogar zukünftige netzwerke oder 
allianzen anzustoßen. ein Kennen-
lern-Treffen mit Stipendiat_innen 
und Journalist_innen vom afrika-

nischen Kontinent, die ebenfalls 
von den Theaterformen eingeladen 
worden waren, lief unbefriedigend 
und war wenig konstruktiv man-
gels moderation und adressierung 
durch die Veranstalter_innen des 
Treffens. die idee des festivals, 
räume zu schaffen für eben jene 
Kommunikationsformen, hätte mit 
größerem nachdruck verfolgt wer-
den können.

das festival hatte für die meis-
ten festival-Künstler_innen ei-
nen Shuttle-Service zum flug-
hafen hannover angeboten. eine 
3x30-Künstlerin allerdings musste 
allein mit dem zug zum frankfur-

ter flughafen fahren, um von dort 
nach hause zu fliegen. dies war vor 
dem hintergrund der in letzter zeit 
zahlreich auftretenden racial-Pro-
filing- sowie rassismus-Vorfälle 
durch Polizei und mitarbeiter_in-
nen der deutschen Bahn ein wenig 
durchdachter und gefährlicher Vor-
gang.

darüber hinaus reflektierten die 
festivalleitung und ich unsere rol-
len im arbeitsprozess.

die idee, Künstler_innen als re-
sident_innen in die Theaterformen 
einzubinden, erschien mir ein gu-
ter Schritt des festivals, sich auf 
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ein experiment einzulassen und  
zugleich jüngeren Künstler_innen 
arbeits- und Präsentationsräu-
me zu bieten. zugleich ist es für 
eine temporär wachsende festi-
val-Struktur auch eine herausfor-
derung, resident_innen angemes-
sen zu empfangen, sich zu sorgen 
und ihnen die nötige aufmerk-
samkeit zukommen zu lassen. ist 
es konstruktiv für die arbeit der 
Künstler_innen, in deutschland zu 
proben und sich zu präsentieren? 
diese frage gilt es nicht nur den 
Künstler_innen zu stellen, sondern 
eben auch der institution selbst: 
Kann sie leisten, was sie bean-
sprucht?

die erfahrungen der 3x30-resi-
denzen sind für mich deshalb vor 
dem hintergrund eines langsamen 
Wandels in deutschland zu lesen: 
Weiße Kunstinstitutionen beginnen 
sich machtkritisch mit den eigenen 
Strukturen und den damit verbun-
denen ausschlüssen zu konfrontie-
ren. dies beinhaltet u.a. die ausein-
andersetzung mit Produktions- und 
arbeitsweisen, adressierung und 
Sorge. dabei gibt es häufig ein gro-
ßes Gefälle zwischen dem inhalt-
lich-programmatischen oder poli-
tischen anspruch einer institution 
und der jeweiligen umsetzung. Vie-

le institutionen stehen hier am Be-
ginn eines Prozesses; die umset-
zung kann meines erachtens nur 
umfassend, d.h. durch einbezug 
aller mitarbeiter_innen und insbe-
sondere der ausführenden abtei-
lungen, v.a. der Produktion, erreicht 
werden. martine dennewald hat mit 
ihrer umsicht und ihrem hohen an-
spruch an genau jene umsetzung 
hervorragende arbeit geleistet. 
dennoch wurde gegenüber einigen 
angelegenheiten und Bedürfnis-
sen nicht ausreichend Sorge prak-
tiziert. ein residenzprogramm mit 
Künstler_innen vom afrikanischen 
Kontinent, die in deutschland als 
People of color gelesen werden, 
verlangt eine umfassende fürsor-
ge einer eingespielten und verläss-
lichen Struktur. diese muss auch 
dem umstand begegnen können, 
dass die einladung dieser Künst-
ler_innen durch eine deutsche ins-
titution immer mit einem sehr prä-
senten machtgefälle verbunden ist. 

Vor diesem hintergrund möch-
te ich auch meine rolle als dra-
maturgin in dem Projekt einord-
nen: der aufbau von Vertrauen 
zu den Künstler_innen schien mir 
schwierig zu sein. zugleich hatte 
ich eine Position inne, die in den 
arbeitspraxen der resident_innen 
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elisa liepsch, geboren 1980 in hoyerswerda, 
studierte Theaterwissenschaft, anglistik und 
film- und fernsehwissenschaft in Bochum 
und madrid. nach unterschiedlichen Tätig-
keiten in Pr, Produktion und dramaturgie 
für zahlreiche institutionen im Theater- und 

festivalbereich arbeite sie bei Theater der 
Welt 2010 und am deutschen nationaltheater 
Weimar. Beim festival Theaterformen 2018 
war sie dramaturgin des residenzprogramms 
3x30.

sonst nicht vorkommt. als drama-
turgin war ich in erster linie eine 
weiße frau, die sich nach einer eu-
ropäischen idee von arbeitsteilung 
„einmischt“ und letztlich die Kon-
troll-instanz des festivals reprä-
sentierte. die bereits beschriebene 
machtasymmetrie trat also auch im 
arbeitsprozess permanent zu Tage 
– eine Tatsache, der aus der Struk-
tur heraus nicht begegnet werden 
konnte. neben der künstlerisch 
wie politisch absoluten notwendig-
keit, weiterhin Künstler_innen vom 
Kontinent nach deutschland ein-
zuladen, habe ich zugleich die Be-
fürchtung, dass diese einladungen 
pressierende künstlerische wie po-
litische fragen Schwarzer, People 
of color und weißer deutscher zu-
sammenhänge und somit auch der 
lokalen Kontexte Braunschweigs 
umgehen. durch die (für mich) nicht 
zufriedenstellende einbindung der 
resident_innen in das festival, die 
realität Braunschweigs und seine 
zusammenhänge erscheint mir die 
einladung von Künstler_innen vom 
Kontinent für die Theaterformen, 

darüber hinaus aber auch ganz 
grundsätzlich für den deutschen 
Theater- und festivalbetrieb, 
dringlich zu überdenken. 

ich frage mich ernsthaft, und ich 
habe hier keine umsetzbare ant-
wort, wie dem umstand begegnet 
werden kann, dass einer einladung 
an Künstler_innen vom Kontinent 
immer eine Kolonialität eingeschrie- 
ben ist, der deutsche institutionen 
meines erachtens (noch) nicht ad-
äquat begegnen können. oftmals 
werden Person vom Kontinent in der 
rezeption einer weißen sogenannten 
mehrheitsgesellschaft als reprä-
sentant_innen „aller“ afrikaner_in-
nen und „aller“ Schwarzen gelesen, 
wodurch die existenz Schwarzen  
lebens in deutschland immer 
auch ein Stück weit negiert wird. 
die künstlerischen, aktivistischen 
und weiteren Stimmen Schwarzer 
menschen und People of color in 
deutschland bleiben dann ungehört. 
der anspruch der diversifizierung 
und Öffnung weißer deutscher ins-
titutionen und festivals veranlasst 
dann nur mehr ausschlüsse.
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du 7 au 17 juin 2018 s’est tenue à Braunschweig 
en allemagne une édition du Theaterformen 
festival. evénement au cours duquel, et pour 
la première fois, se sont réunis une dizaine de 
journalistes culturels africains dans le cadre 
d’un atelier dénommé  Watch & Write. atelier 
initié par le journaliste culturel camerounais 
Parfait Tabapsi, qui l’a également co-animé 
avec la journaliste allemande mounia meiborg, 
et soutenu par la Kulturstiftung des Bundes. le 
présent document en est le substrat et va pré-
senter dans les lignes qui suivent un résumé 
de cette activité pionnière, les grandes résolu-
tions, l’évaluation par les membres ainsi que 
des éléments de perspective.

les journalistes rassemblés avaient pour ob-
jectifs entre autres :
•  de réfléchir et d’échanger sur les pratiques 

professionnelles liées à la pratique du jour-
nalisme culturel en général et la critique 
théâtrale en particulier ;

•   de poser les jalons d’une organisation panaf-
ricaine de journalistes culturels ;

•  de couvrir le festival Theaterformen;
•  de rencontrer et de discuter avec leurs pairs 

allemands ainsi que d’autres professionnels 
du théâtre invités ;

•  d’envisager l’avenir du réseau de journalis-
tes culturels ainsi créé.

Vom 7. bis 17. Juni 2018 fand in Braunschweig das 
Festival Theaterformen statt und in diesem Rah-
men auch eine Veranstaltung, bei der sich zum 
ersten Mal ein Dutzend afrikanischer Kulturjour-
nalist_innen in einem Workshop namens Watch 
& Write trafen. Das Projekt war initiiert von dem 
kamerunischen Kulturjournalisten Parfait Tabap-
si, der gemeinsam mit der deutschen Journalistin 
Mounia Meiborg moderierte und die Gruppe anlei-
tete. Der Workshop wurde vom TURn-Fonds der 
Kulturstiftung des Bundes finanziell unterstützt. 
Der folgende Text wird eine Zusammenfassung 
dieses neuartigen Projekts, seiner wichtigsten Er-
gebnisse, der Bewertung durch die Teilnehmer_in-
nen sowie einige Perspektiven für die Zukunft prä-
sentieren.

Die versammelten Journalist_innen widmeten sich 
unter anderem:
•  der Reflexion und dem Austausch über beruf- 

liche Praktiken im Zusammenhang mit der Aus-
übung des Kulturjournalismus im Allgemeinen 
und der Theaterkritik im Besonderen;

•  der Schaffung von Grundlagen für eine pan- 
afrikanische Organisation von Kulturjourna-
list_innen;

•  der Berichterstattung über das Festival Theater-
formen;

•  dem Austausch mit deutschen Kolleg_innen und 
anderen Theaterprofis;

•  dem zukünftigen Ausbau des so geschaffenen 
netzwerks von Kulturjournalist_innen.

« watch & write » : atelier de Journa-
listes culturels africains au festiVal 
theaterformen 2018

de Parfait Tabapsi

„wAtch & writE“: worKshop Mit AFri-
KAnischEn KulturjournAlist_innEn 
bEiM FEstivAl thEAtErForMEn 2018

von Parfait Tabapsi

Ein 
BERiCHT

un 
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Sur la QueSTion deS  
PraTiQueS ProfeSSion- 
nelleS
en amont de l’atelier, les participants avaient 
convenu de rédiger un texte sur la vie du théât-
re/de la culture dans leurs pays respectifs. ar-
ticles qui allaient être publiés par la suite dans 
le très renommé site de critiques de théâtre al-
lemand www.nachtkritik.de cela évidemment 
après édition et traduction, le site ne publiant 
que des articles en allemand et en anglais.

c’est ainsi que 11 articles (essais, reporta-
ges, critiques et portraits) ont été publiés par 
ce site internet sur des sujets divers : les ten-
dances du théâtre dans les pays respectifs, son 
effet social et politique, sa vitalité et ses prob-
lèmes, la nécessité d'un réseau de journalistes 
culturels africains, la situation et les acteurs 
de la culture aux quatre coins du continent af-
ricain. 

le 2è mouvement de cette section aura été 
la présentation de la scène théâtrale et de la 
situation du journalisme culturel dans les pays 
des participants. Présentations suivies de di-
scussions. il est ainsi apparu que plusieurs 
points se recoupaient. comme par exemple la 
prise en compte du journalisme culturel dans 
l’environnement médiatique comme un jour-
nalisme à part. un sérieux déficit qui émaille 
la production journalistique. Beaucoup de pré-
sentations ont ainsi relevé nombre de problè-
mes qui émaillent la pratique du journalisme 
culturel en afrique : l’insuffisance de lieux 
de diffusion de spectacles ; la relégation des 
espaces consacrés à la culture, quand ils exis-
tent, à la portion congrue dans les médias ; le 
manque ou l’insuffisance de sessions d’initia-
tion et de mise à niveau des journalistes cul-
turels ; la faible vitalité des regroupements 
de journalistes culturels pour renforcer leurs 
actions et revendiquer plus de considération … 

l’autre élément de cette section consistait 
à discuter des articles rédigés par les parti-
cipants pour en mesurer le contenu, la struc-

ture, et le style. histoire de voir quels étaient 
les points essentiels dans la rédaction d’une 
note critique s’agissant du théâtre. cet exer-
cice qui a connu une forte participation des 
séminaristes a débouché sur un canevas de 
rédaction après discussion.

Sur leS JalonS d’une orGaniSaTion 
Panafricaine de JournaliSTeS culTurelS
dès l’entame de l’atelier, les participants avai-
ent convenu après proposition de discuter d’un 
possible regroupement et de son devenir. au 
fil des jours, des modules entiers ont été cons-
acré à ce chapitre très important aux yeux des 
organisateurs. c’est ainsi qu’il a été retenu un 
nom (association of african cultural Journa-
lists – africulJa). il a été également décidé 
quant à son devenir d’étudier la possibilité de 
son enregistrement à la fois sur le continent et 
en allemagne même, ce qui donnerait la pos-
sibilité à l’association de postuler à des finan-

ZUR BERUFLiCHEn PRAxiS
im Vorfeld des Workshops erklärten sich die Teil-
nehmer_innenn bereit, einen Text über die The-
aterbranche bzw. die Kulturlandschaft in ihren 
jeweiligen Ländern zu schreiben. Es entstanden 
Artikel, die später auf www.nachtkritik.de, einer 

renommierten deutschen Website für Theaterkri-
tik, veröffentlicht wurden. Hierfür wurden die 
Beiträge redigiert und übersetzt, die Seite veröf-
fentlichte nur Artikel auf Deutsch oder Englisch.

So wurden auf dieser Website elf Artikel (Es-
says, Berichte, Rezensionen und Porträts) zu ver-
schiedenen Themen veröffentlicht: Theatertrends 
in den jeweiligen Ländern, die soziale und politi-
sche Wirkung von Theater, seine Vitalität und sei-
ne Probleme. Die Texte warfen ein Schlaglicht auf 
die notwendigkeit eines netzwerks afrikanischer 
Kulturjournalist_innen sowie auf die allgemeine 
Situation und spezifische kulturelle Akteure in al-
len vier Ecken Afrikas.

Ergänzend dazu präsentierten die Teilneh-
mer_innenn sich gegenseitig die Theaterszene und 
die Situation des Kulturjournalismus in ihren je-
weiligen Ländern und diskutierten darüber. Es 
zeigte sich dabei, dass sich mehrere Punkte über-
schnitten. Zum Beispiel gilt es, Kulturjournalis-
mus im Medienumfeld als eigenständigen Journa-
lismus zu berücksichtigen. Hier besteht vielerorts 
ein wirkliches Defizit, das die journalistische Pro-
duktion behindert. Viele dieser Vorträge zeigten 
Probleme auf, die die Ausübung des Kulturjourna-
lismus in Afrika bedrohen: die Unzulänglichkeit 
der vorhandenen Theaterinstitutionen; der Man-
gel an Platz für kulturelle Themen, wenn sie denn 
existieren, in den Medien; das Fehlen oder die Un-
zulänglichkeit von Einführungsveranstaltungen 
und Fortbildungsmöglichkeiten für Kulturjourna-
list_innen; wenig Zusammenhalt und Austausch 
unter Kulturjournalist_innen, um ihre Aktivitä-
ten zu fördern und mehr Reflexion zu fordern.

Der zweite Teil des Workshops bestand darin, 
Artikel zu diskutieren, die während des Festivals 
von den Teilnehmer_innen geschrieben wurden, 
um sich mit inhalt, Struktur und Stil auseinander 
zu setzen; zu sehen, was die wesentlichen Punk-
te beim Schreiben einer Theaterkritik sind. Diese 
Übung, an der alle stark beteiligt waren, führte 
nach eingehender Diskussion zu einem modell-
haften Redaktionsplan.

ZU EinER PAnAFRiKAniSCHEn ORGAni-
SATiOn VOn KULTURJOURnALiST_innEn
Zu Beginn des Workshops hatten sich die Teil-
nehmer_innen auf den Vorschlag geeinigt, eine 
mögliche Vereinigung und ihre zukünftigen Tä-
tigkeiten zu diskutieren. Die letzten Projekttage 
waren ganz diesem wichtigen Thema gewidmet. 
Dem neuen netzwerk wurde ein name gegeben: 
Verband afrikanischer Kulturjournalist_innen – 
AFRiCULJA. Es wurde auch entschieden, seine 
Registrierung sowohl auf dem Kontinent als auch 
in Deutschland selbst zu prüfen, was dem Verein 
die Möglichkeit geben würde, leichter europäi-
sche Mittel zu beantragen.
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cements européens plus facilement.
Par ailleurs, et toujours pour l’avenir, il a 

été décidé de lancer un site internet devant per-
mettre de poursuivre les discussions sur les 
pratiques professionnelles, d’échanger et de 
discuter des articles des membres et de pro-
poser éventuellement des sujets à l’attention 
d’éventuels acheteurs intéressés par le retour 
de la culture en afrique dans leurs médias.

Sur leS renconTreS 
ProfeSSionnelleS
module important de l’atelier, il consistait à 
rencontrer des consœurs et confrères alle-
mands pour discuter des pratiques professi-
onnelles et des difficultés professionnelles 
rencontrées ainsi que des astuces pour y faire 
face. a ce sujet, le journaliste ronald meyer-ar-
lt de la hannoversche allgemeine zeitung nous 
a reçus dans les locaux du journal à hanovre, 
une ville voisine de Braunschweig où se tient al-
ternativement le festival. ce moment a eu deux 

articulations : d’abord les échanges autour 
des questions sus-évoquées, puis la visite des 
locaux et la présentation du personnel et des 
infrastructures de production de l’information.

des échanges, il est ressorti qu’ici aussi le 
journalisme culturel bien qu’étant une réalité 
fait face à des difficultés. les séminaristes ont 
néanmoins appris sur l’édition des papiers, les 
rapports avec les autres services et l’organisa-

tion du travail au service « culture ».
la 2è rencontre qui devait avoir lieu dans un 

quotidien de Braunschweig n’a pas pu se tenir 
du fait d’un impondérable dont évocation sera 
faite ans le chapitre consacré aux difficultés.

une rencontre avec les professionnels du 
théâtre invités s’est tenue dans les jardins du 
village du festival. où les journalistes, comédi-
ens et metteurs en scène ont pu échanger sur la 
vie du théâtre (les vocations, les difficultés, les 
astuces pour faire exister le théâtre, etc.) dans 
leurs environnements respectifs.

Zusätzlich und für die Zukunft wurde be-
schlossen, eine Website in Auftrag zu geben, um 
das Gespräch über die kulturjournalistische Pra-
xis fortzusetzen, um Artikel der Mitglieder zu 
teilen und zu diskutieren, möglicherweise The-
men vorzuschlagen und potenziell kommerzielle 
Partner zu erreichen, die daran interessiert wä-
ren, in ihren Medien kulturelle Themen in Afrika 
zu verbreiten.

AUSTAUSCH MiT DEUTSCHEn 
KOLLEG_innEn
Wesentlicher Bestandteil war auch das Treffen mit 
deutschen Kolleg_innen, um berufliche Praktiken 
und Schwierigkeiten sowie Tipps zum Umgang mit 
ihnen zu diskutieren. Zu diesem Thema empfing 
uns der Journalist Ronald Meyer-Arlt von der Han-
noverschen Allgemeinen Zeitung in den Räum-
lichkeiten der Zeitung in Hannover, einer nach-
barstadt von Braunschweig, wo das Festival jedes 
zweite Jahr stattfindet. neben dem Austausch über 
die oben genannten Fragen gab es auch eine Füh-

rung durch die Räumlichkeiten und eine Präsenta-
tion der Personal- und Produktionsinfrastruktur.

im Austausch hat sich gezeigt, dass der Kultur-
journalismus auch hier vor Schwierigkeiten steht. 
Die Teilnehmer_innenn erfuhren vom Editions-
prozess der Zeitung, dem Verhältnis zu anderen 
Dienstleistungen des Medienhauses und der Orga-
nisation der Arbeit im Dienst der „Kultur“.

 

Das zweite Treffen, das in einer Braunschweiger 
Tageszeitung hätte stattfinden sollen, musste aus-
fallen.

im Theaterpark, dem Festivalzentrum, fand 
ein Treffen mit eingeladenen Theaterprofis statt. 
Dort konnten sich Journalist_innen, Schauspieler_
innen und Regisseur_innen über das Theaterleben 
in ihren jeweiligen Umgebungen austauschen (Vi-
sionen, Schwierigkeiten, wie man sie überwindet, 
um doch Theater machen zu können, usw.).
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Sur la couVerTure du feSTiVal Thea-
Terformen 
a ce niveau, il a été rappelé aux participants 
leur engagement à produire des articles sur le 
festival et dont les destinations pourraient être 
– à part nachtkritik – soit le blog dédié au fes-
tival, soit leurs médias respectifs. a ce niveau, 
des articles ont effectivement été publiés sur 
le blog du festival ainsi que dans les médias en 
afrique. 

difficulTÉS
Sur les 12 participants attendus, un a manqué 
à l’appel à cause d’un refus de visa. il s’agit du 
Sénégalais aboubacar demba cissokho. il a 
toutefois participé aux travaux en écrivant un 
article sur le théâtre au dans son pays qui a été 
publié sur le site nachtkritik.de et sur le blog 
du festival.

une participante a eu un malaise qui a pa-
ralysé le programme sur deux jours. heureu-
sement que l’organisation du festival a bien 
réagi et a pu la renvoyer à temps au pays.

concluSionS
•  un nom a été trouvé pour le réseau : asso-

ciation of african cultural Journalists (afri-
culJa)

•  l’ébauche d’un plan d’action pour le trime-
stre à venir ;

•  formation des commissions pour aider à ce 
plan d’action ;

•  décision de légaliser le réseau en afrique et 
en allemagne pour mieux répondre aux ap-
pels à projets ;

•  la mise sur pied très prochainement d’un 
site web sur WordPress pour échanger nos 
articles, en discuter et proposer les projets 
des membres à d’éventuels acheteurs ;

•  création d’un groupe Whatsapp pour les éch-
anges ; 

BERiCHTERSTATTUnG ÜBER DAS 
FESTiVAL THEATERFORMEn
Die Teilnehmer_innen wurden an ihr Versprechen 
erinnert, Artikel über das Festival zu produzieren, 
die neben www.nachtkritik.de entweder auf dem 
Festivalblog oder in den jeweiligen Medien der Teil-
nehmer_innen veröffentlicht werden können. Eini-
ge sind bereits veröffentlicht.

SCHWiERiGKEiTEn
Von den zwölf erwarteten Teilnehmer_innen 
konnte einer aufgrund einer Visa-Verweigerung 
nicht anreisen: Aboubacar Demba Cissokho aus 
Senegal. Er schrieb jedoch einen Artikel über The-
ater in seinem Land, der auf www.nachtkritik.de 
und auf blog.theaterformen.de veröffentlicht  
wurde.

Eine Teilnehmerin benötigte besondere Un-
terstützung, die das Programm zwei Tage lähmte. 
Zum Glück reagierte die Festivalorganisation gut 
und die Teilnehmerin konnte auf ihren Wunsch 
schnell nach Hause zurückkehren.

ERGEBniSSE
•  Für das netzwerk wurde ein name gefunden: 

Verband afrikanischer Kulturjournalisten (AF-
RiCULJA)

•  Es wurde ein Aktionsplan für das kommende 
Quartal aufgestellt.

•  Es wurden Kommissionen gebildet, um diesen 
Aktionsplan zu unterstützen und umzusetzen.

•  Es wurde die Entscheidung getroffen, für das 
netzwerk in Afrika und Deutschland eine 
Rechtsform zu finden, um besser auf internati-
onale Aufrufe für Projekte reagieren zu können.

•  Die Einrichtung einer Website auf WordPress 
wird bald erfolgen, um die Artikel von AFRi-
CULJA veröffentlichen, austauschen und bespre-
chen zu können und die Projekte der Mitglieder 
potenziellen Partnern vorzuschlagen.

•  Es wurde eine WhatsApp-Gruppe für den Aus-
tausch gebildet.
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a l’issue de ‘atelier, les participants ont livré 
leurs impressions dont l’économie réside dans 
les points ci-après :
•  opportunité de se connecter avec d’autres 

journalistes culturels du continent africain 
parlant le même langage professionnel et 
disposant d’expériences variées ;

•  Bonne sélection des participants qui a donné 
un bon niveau à l’atelier ;

•  l’atelier aurait gagné à plus s’appesantir sur 
la lecture critique des articles afin de donner 
plus d’éléments pour une meilleure produc-
tion dans le futur ;

•  l’atelier a permis à certains participants de 
découvrir de nouvelles esthétiques du théât-
re ainsi que de nouvelles techniques de re-
présentation ;

•  Beaucoup ont demandé aux organisateurs de 

trouver le moyen d’être un partenaire du fes-
tival pour le futur ;

•  des problèmes de traduction ont émaillé l’ate-
lier ;

•  cet atelier a permis à certains de trouver leurs 
voix et voies en tant que journaliste culturel de 
leur propre aveu ;

•  la majorité a souhaité poursuivre ces échan-
ges après l’atelier via le groupe Whatsapp qui 
a été créé et qui permettra à coup sûr à ses 
membres de mieux se connaître au sortir du  
festival ;

•  Beaucoup ont souhaité qu’une 2è édition du 
programme soit réalisée ;

•  certains ont souhaité pour les éditions futures 
que les séminaristes puissent avoir le temps 
pour souffler et mieux découvrir la ville. 

Am Ende des Workshops teilten die Teilnehmer_
innen ihre Eindrücke und hoben Folgendes hervor:
•  Die Gelegenheit, sich mit Kulturjournalist_in-

nen des afrikanischen Kontinents zu verbinden, 
die die gleiche Fachsprache sprechen, aber unter-
schiedliche Erfahrungen gemacht haben;

•  Eine passende Auswahl an Teilnehmer_innen, 
die dem Workshop zu einem guten niveau ver-
holfen haben;

•  Der Workshop hätte der kritischen Lektüre der 
Artikel mehr Zeit widmen und damit mehr Ele-
mente für eine bessere Produktion in der Zu-
kunft geben können;

•  Der Workshop ermöglichte es einigen Teilneh-
mer_innen, neue Theaterästhetiken sowie neue 
darstellerische Techniken kennenzulernen;

•  Viele baten die Organisator_innen, einen Weg 
zu finden, das Watch & Write-Programm beim 
Festival Theaterformen weiterzuführen und 
Partner für das AFRiCULJA-netzwerk zu sein;

•  Teilweise haben Übersetzungsprobleme den 
Workshop überschattet;

•  Dieser Workshop ermöglichte es einigen, nach 
eigener Aussage, ihre Stimme und ihren Weg als 
Kulturjournalist_innen zu finden;

•  Die Mehrheit will diesen Austausch nach dem 
Workshop über die WhatsApp-Gruppe fortset-
zen, die gegründet wurde, um ihren Mitgliedern 
zu ermöglichen, sich am Ende des Festivals besser 
kennenzulernen und den Kontakt zu halten;

•  Viele wünschten sich, dass eine zweite Ausgabe 
des Programms durchgeführt werden würde;

•  Einige wünschten sich für zukünftige Ausgaben, 
dass die Teilnehmer_innen etwas freie Zeit hätten, 
um durchzuatmen und die Stadt zu entdecken.

Parfait Tabapsi ist ein kamerunischer Kulturjour-
nalist und hat zusammen mit Mounia Meiborg 
beim Festival Theaterformen 2018 das Journalis-
tikprogramm Watch & Write geleitet. Parfait 
Tabapsi hat an der Fakultät für informatik und 
information an der Universität von Jaunde ii 

(ESSTiC) studiert. nachdem er fünf Jahre für die 
Kameruner Pressegruppe South Media Corporati-
on (SMC) gearbeitet hat, hat er 2010 die Zeitschrift 
Mosaïques, Arts & Cultures d‘Afrique gegründet 
und fungiert seither als ihr Herausgeber.

TEiLnEHMER_innEn

nkodo Monica und Stéphanie Dongmo (Kamerun)

Enos nyamor (Kenia)

Sergio Raimundo (Mosambik)

Ayodedji Rotinwa (nigeria)

Carla Lever und Milisithano Bongela (Südafrika)

Caroline Uliwa (Tansania)

ismail Fayed und Heba El-Sherif (Ägypten)

Yvon Edoumou (Elfenbeinküste)

Aboubacar Demba Cissokho (Senegal; hat kein 
Visum bekommen)

WORKSHOP-LEiTUnG

Mounia Meiborg (Deutschland)

Parfait Tabapsi (Kamerun)

VERöFFEnTLiCHUnGEn U.A. AUF :

www.nachtkritik.de 

blog.theaterformen.de
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iSmail faYed (ÄGYPTen) iST KriTiKer und WiSSen-
SchafTler, der Sich Vor allem miT Bildender 
KunST und film BeSchÄfTiGT.

it was definitely a radical proposition, inviting 12 african jour-
nalists (only 11 made it, one couldn't due to, predictably, visa 
issues) from 9 different countries into one city, in one space 
to talk and discuss what it means to be a cultural journalist 
in their respective contexts and in our contemporary reality. 
But more importantly to watch and engage in the program of 
festival Theaterformen 2018. not all of the journalists were 
familiar with German theatre or Germany or even europe-
an theatre and its particular aesthetics and politics, but then 
what was even more interesting was that many of the produc-
tions in the festival program were from africa itself. Produc-
tions that we, as africans from different countries, would not 
have had the chance to watch and engage with (due to visa 
restrictions, lack of funding, lack of structural support, and 
the list goes on). it is right at the point between such an am-
bitious proposition, that africans meet and talk, and that they 
meet and talk about productions from both africa and europe 
and the rest of the world and our respective realities, that 
this experience can be understood. in many ways, it opened 
doors and possibilities for meeting and encountering other 
journalists from the continent, and might even launch further 
projects for collaboration. But it also revealed the dissonance 
between the politics of cultural production in europe and in 

EinDRÜCKE DER AM „WATCH & WRiTE“-PROGRAMM 
BETEiLiGTEn JOURnALiST_innEn
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africa and the ways in which history affects both dispropor-
tionately and the necessity to continue to collaborate, even if 
it is a learning process and even when reality dictates other 
conditions and circumstances.

Es war definitiv ein radikales Vorhaben, zwölf afrikanische Journa-
list_innen (nur elf schafften es, einer nicht, wie nicht anders zu er-
warten, wegen Visa-Problemen) aus neun verschiedenen Ländern 
in eine Stadt einzuladen, an ein- und demselben Ort zu versam-
meln, damit sie sich austauschen und miteinander diskutieren, was 
es bedeutet, ein_e Kulturjournalist_in in ihren jeweiligen Kontex-
ten und in unserer heutigen Realität zu sein. Wichtiger noch: Das 
Programm des Festivals Theaterformen 2018 zu sehen und sich da-
ran zu beteiligen. nicht alle Journalist_innen kannten deutsches 
Theater oder Deutschland oder gar europäisches Theater und seine 
besondere Ästhetik und Politik. Aber was noch viel interessanter 
war: Viele der Produktionen im Festivalprogramm kamen aus Af-
rika selbst. Produktionen, die wir als Afrikaner_innen aus verschie-
denen Ländern nicht hätten sehen, mit denen wir uns nicht hätten 
beschäftigen können (aufgrund von Visa-Beschränkungen, fehlen-
der Finanzierung, fehlender struktureller Unterstützung und so 
weiter und so fort). Genau an diesem Punkt, zwischen einem solch 
ehrgeizigen Vorhaben, Afrikaner_innen zu versammeln, damit sie 
sich treffen, und dem Anliegen, über Produktionen aus Afrika und 
Europa und dem Rest der Welt und ihre, unsere jeweiligen Lebens-
realitäten zu sprechen, kann man die hier gemachten Erfahrungen 
verstehen. in vielerlei Hinsicht öffnete es uns Türen; Möglichkeiten, 
andere Journalist_innen des Kontinents zu treffen. Es konnte sogar 
die Zusammenarbeit an weiteren Projekten geplant und gestartet 
werden. Gleichzeitig zeigte sich aber auch die Dissonanz zwischen 
der Politik der kulturellen Produktion in Europa und in Afrika und 
wie die Geschichte beide unterschiedlich beeinflusst. Darin zeigt 
sich auch die notwendigkeit der weiteren Zusammenarbeit, auch 
wenn es ein Lernprozess ist und selbst wenn die Realität andere 
Bedingungen und Umstände diktiert.

enoS nYamor (Kenia) SchreiBT alS KulTurJournaliST Vor allem 
ÜBer Bildende KunST, liTeraTur und PerforminG arTS. er ar-
BeiTeT unTer anderem fÜr die WochenzeiTunG SundaY naTion.

from the beginning, it emerged 
that this year’s festival Theater-
formen, anchoring on principles of 
eclecticism and tolerance, offered 
a glimpse into our universal human 
tragedy. nearly every show, was 
a reflection on vulnerability, inju-
stice, loss, and guilt, and consis-
tently gnawed deep into the audi-
ence’ sensibility. Tragedy canopied 
the festival and reminded us – all 
those who were honoured to parti-
cipate in or attend the festival – that 
there is always a room to become 
better citizens of our increasingly 
technological and globalized world. 
moreover, it was interesting that the 
festival almost invariably referen-
ced individual, communal, and even 
racial dynamics. The magnitude of 
each production and the modes of 
imitation were pervasive, and, in 
some cases, immersive. indeed, 
such qualities, as applied in the nu-
merous productions, can be instru-
mental in not only deconstructing 
biases and decolonizing institutions 
but also reinforcing the role of the-
atre as a medium of expression.

Von Anfang an zeigte sich, dass das dies-
jährige Festival Theaterformen, das auf 
Prinzipien von Eklektizismus und To-
leranz basiert, einen Einblick in unsere 
universelle menschliche Tragödie bot. 
Fast jede Aufführung war eine Refle-
xion über Verwundbarkeit, Ungerech-
tigkeit, Verlust und Schuld und nagte 
unaufhörlich an der Empfindsamkeit 
des Publikums. Tragik stand über dem 
Festival und hat uns beständig daran 
erinnert – all jene, die am Festival als 
Mitwirkende oder als Zuschauer_innen 
teilnahmen –, dass es immer die Mög-
lichkeit gibt, bessere Bürger_innen un-
serer zunehmend technologischen und 
globalisierten Welt zu werden. interes-
sant, dass das Festival fast immer auf in-
dividuelle, gemeinschaftliche und sogar 
rassistische Dynamiken Bezug nahm. 
Das Ausmaß jeder Produktion und die 
verschiedenen Theatersprachen waren 
allgegenwärtig; es gab auch immersive 
Aufführungen. Tatsächlich können die 
Mittel, die in zahlreichen der Produk-
tionen angewendet wurden, nicht nur 
der Dekonstruktion von Vorurteilen 
und der Entkolonialisierung von insti-
tutionen dienen, sondern ebenso auch 
die Rolle des Theaters als Ausdrucks-
mittel wieder steigern.
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caroline uliWa (TanSania) arBeiTeT alS KulTurJournaliSTin 
und KolumniSTin fÜr VerSchiedene zeiTunGen und maGazine.

“What will freedom look like” – That 
was the theme, as i met fellow cul-
ture journalists from all over africa. 
We vigorously pondered this senti-
ment in the context of our profes-
sion back in our respective coun-
tries. in this and more i had many a 
revelatory experience participating 
in my first festival Theaterformen, 
this June 2018. The considerati-
on of inviting culture journalists, 
bloggers, peer critiques to amp this 
festival was a genius move from the 
festival execs in my opinion.

among my favourite productions 
was Takuya murakawa's Indepen-
dent Living, with the script in chi-
nese, Korean and Japanese. his 
play intelligently slipped a perspec-
tive that i am seldom bombarded 
with. festival Theaterformen 2018 
invited a diverse crowd, as our cul-
tures mingled much was gained, 
much was felt, as freedom looks 
something like healing, when we all 
drop our guard.

„Wie wird Freiheit aussehen?“ – Das 
war das Thema, als ich Kulturjourna-
list_innen aus ganz Afrika traf. Ener-
gisch haben wir uns mit diesem Gefühl 
im Kontext unseres Berufs in unseren 
jeweiligen Ländern auseinanderge-
setzt. Hierbei und darüber hinaus hat-
te ich viele Aha-Momente bei meinem 
ersten Festival Theaterformen im Juni 
2018. Die Erwägung, Kulturjourna-
list_innen, Blogger_innen, Peer-Kri-
tiker_innen zu diesem Festival einzu-
laden, war meiner Meinung nach eine 
geniale idee des Festival-Teams.

Zu meinen Lieblingsproduktionen 
gehörte Takuya Murakawas indepen-
dent Living auf Chinesisch, Kore-
anisch und Japanisch. Dieses Stück 
eröffnete auf intelligente Weise eine 
Perspektive, mit der ich selten kon-
frontiert werde. Das Festival Theater-
formen 2018 hat zahlreiche, verschie-
dene Künstler_innen eingeladen; die 
Vermischung unserer Kulturen war 
ein Gewinn, viele Gefühle kamen auf. 
Denn Freiheit kann heilend wirken, 
wenn wir alle unsere Schutzschilder 
fallen lassen.

aYodeJi roTinWa (niGeria) arBeiTeT alS rePorTer 
fÜr KulTur, enTWicKlunG und Soziale innoVaTion 
fÜr die TaGeSzeiTunG ThiS daY.

The most invaluable piece of the Watch & Write workshop 
for me was the opportunity to share and connect with, learn 
from other african colleagues, contemporaries, who speak 
the same professional language but yet from different coun-
tries, regions, experiences. it’s not often enough that there 
is a cross pollination of ideas amongst african journalists, 
much less cultural ones. The particular selection of people 
in the room, i think, was peerless and thus elevated the kind 
of connections and discussions we could have. and of cour-
se, being steered by the steady hands of mounia meiborg and 
Parfait Tabapsi helped us reach actionable conclusions. my 
gratitude to my fellow workshop participants, facilitators and 
the festival for making this happen is infinite. 

Der wertvollste Teil des Watch & Write-Workshops war für mich 
die Möglichkeit, mit anderen afrikanischen Kolleg_innen und 
Zeitgenoss_innen aus verschiedenen Ländern, Regionen und mit 
anderen Erfahrungen, die die gleiche Fachsprache sprechen, zu 
treffen und mich mit ihnen auszutauschen. Zu selten gibt es unter 
afrikanischen Journalist_innen eine gegenseitige Befruchtung von 
ideen, geschweige denn der Kultur. Die besondere Auswahl von 
Leuten im Raum war meiner Meinung nach unvergleichlich und 
verstärkte den Austausch und die Diskussionen. Und natürlich half 
die Betreuung durch Mounia Meiborg und Parfait Tabapsi, hand-
feste Schlussfolgerungen zu ziehen. Meine Dankbarkeit gegenüber 
den anderen Workshop-Teilnehmer_innen, den Moderator_innen 
und dem Festival-Team, die dies möglich gemacht haben, ist un-
endlich.
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monica nKodo (Kamerun) leiTeT daS KulTurreSSorT der Ta-
GeSzeiTunG cameroon TriBune, daS unTer ihrer leiTunG neu 
GeSTalTeT und auSGeBauT Wurde. ihr foKuS lieGT auf TheaTer 
und film.

deux semaines passées au cœur 
du théâtre, auprès de passionnés 
vivant et défendant l’âme de cet 
art puissant: Je ne les échange-
rais pour rien au monde. J’ai vrai-
ment été honorée de faire partie 
des 12 lauréats qui ont pris part à 
cette première édition de l’atelier 
pour journalistes culturels d’af-
rique Watch & Write  , à l’occasion 
du festival Theaterformen 2018 à 
Braunschweig. Grâce à cet atelier, 
j’ai rencontré des journalistes, des 
artistes, des critiques, des met-
teurs en scène talentueux. le par-
tage d’expériences a été enrichis-
sant et fourni de découvertes. J’ai 
vraiment hâte de continuer à colla-
borer avec mes confrères issus de 
plusieurs pays du continent, dans le 
cadre du réseau que, tous ensemb-
le, nous avons convenu de créer. 

ce que je garde du festival The-
aterformen, c’est cette volonté 
sans cesse renouvelée de proposer 
des formes de théâtre diverses et 
originales. des pièces en 3d com-
me Collisions, des triptyques com-
me 3x30 et des fusions entre danse 
et théâtre comme Solo für Maria , 

ont produit des souvenirs qui sont 
restés gravés dans ma mémoire. 
Je ne verrai plus jamais le théât-
re dans son expression classique, 
faite d’une scène, de comédiens 
et d’un public. cet art a beaucoup 
plus à montrer. Je salue également 
l’organisation du festival dans son 
ensemble, et particulièrement la 
mise sur pied de Watch & Write. a 
revivre absolument ! 

Zwei Wochen im Herzen des Theaters, 
mit leidenschaftlichen Menschen, die 
die Seele dieser kraftvollen Kunst leben 
und verteidigen: ich würde sie nicht 
gegen irgendetwas auf der Welt eintau-
schen wollen. ich fühlte mich wirklich 
geehrt, einer der zwölf Teilnehmer_in-
nen der ersten Ausgabe des Workshops 
Watch & Write für afrikanische 
Kulturjournalist_innen beim Festival 
Theaterformen 2018 in Braunschweig 
zu sein. Bei diesem Workshop traf  
ich Journalist_innen, Künstler_innen, 
Kritiker_innen und talentierte Regis-
seur_innen. Der Austausch von Erfah-
rungen hat sich gelohnt und bot viele 
(neu-) Entdeckungen. ich freue mich 
sehr darauf, weiterhin mit meinen Kol-
leg_innen aus ganz Afrika als Teil des 
netzwerks zusammenzuarbeiten, das 
wir alle gemeinsam geschaffen haben.

Was ich vom Festival Theaterfor-
men mitnehme, ist dieser immerwäh-
rende Wunsch, vielfältige und origi-
nelle Formen des Theaters zu zeigen. 
3D-Stücke wie Collisions, Triptychen 
wie 3x30 und Fusionen aus Tanz und 
Theater wie Solo für Maria sind die 
Fundstücke, die mir in Erinnerung 
bleiben werden. ich werde das Theater 

nie mehr in seinem klassischen Setting 
sehen, das aus einer Bühne, Schau-
spieler_innen und einem Publikum 
besteht. Diese Kunst hat viel mehr zu 
bieten. ich lobe auch die Organisation 
des Festivals als Ganzes und insbeson-
dere den Aufbau von Watch & Write. 
Auf ein neues!

SÉrGio raimundo (mozamBiQue) SchreiBT Vor allem 
alS film- und KunSTKriTiKer. er haT zWei GedichT-
BÄnde VorGeleGT und arBeiTeT auch alS KuraTor.

The festival for me was a unique experience.  in the work-
shops of cultural journalism, i felt myself being born again in 
journalism. i felt something like a journalistic baptism. Well, 
there's the festival Theaterformen.

Das Festival war für mich eine einzigartige Erfahrung. im Kultur-
journalismus-Workshop Watch & Write fühlte ich mich im Jour-
nalismus wiedergeboren. ich fühlte etwas wie eine journalistische 
Taufe. nun, das ist das Festival Theaterformen.
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STÉPhanie donGmo dJuKa (Kamerun) haT Bei der TaGeSzeiTunG 
le Jour die KulTurredaKTion GeleiTeT und SchreiBT inzWi-
Schen Vor allem fÜr PanafriKaniSche medien. alS Trainerin 
BildeT Sie KulTurJournaliSTen auS, auSSerdem VerÖffenT-
lichT Sie KurzGeSchichTen.

passion », Saigon ) ; d’autres m’ont 
énervé (  Jungfrau  ) ; d’autres en-
core m’ont marqué ( Sony chez les 
chiens ). d’autres enfin m’ont lais-
sé perplexe ( Schuldfabrik ), et je 
continue à m’interroger sur cette 
immense performance. J’ai beau-
coup apprécié le fait de regarder 
toutes les pièces du programme, 
en moyenne deux par jour. Pour la 
première fois, je me suis rassasié 
du théâtre, mais j’en redemande 
encore.  

ce festival a aussi été pour moi 
un formidable outil de rencontres 
d’autres journalistes culturels du 
continent, mais aussi des artistes 
de tout bord. enfin, il m’a obligé à 
parler anglais chaque jour, et mon 
niveau de langue s’est beaucoup 
amélioré. J’en suis ravie.  

Je suis reconnaissante au festival 
Theaterformen pour les deux se-
maines que j’y ai passées. l’atelier 
de journalisme culturel a été en-
richissant dans la mesure où j’ai 
rencontré des collègues d’autres 
pays d’afrique qui ont des pratiques 
et des styles différents qu’il est in-
téressant de connaître. le projet 
de création d’un réseau africain 
de journalistes culturels a avan-
cé et commence à se concrétiser. 
cependant, j’aurais aimé une ren-
contre mieux structurée, avec un 
plus grand intérêt porté à la publi-
cation des articles. 

J’ai aimé participer à un festi-
val international de théâtre. J’ai 
découvert de nouvelles esthé-
tiques du théâtre. J’ai souvent été 
impressionnée par la qualité des 
prestations, à la fois des comédi-
ens et des metteurs en scène, les 
niveaux d’exigence dans la diffusion 
du spectacle. Pour la première fois, 
j’ai vu le sous-titrage au théâtre, j’ai 
aussi découvert le cinéma en 3d.

certaines pièces, certains spec-
tacles m’ont beaucoup plus (« com-

ich bin dem Festival Theaterformen 
für die zwei Wochen dankbar, die ich 
dort verbringen durfte. Der Kultur-
journalismus-Workshop hat sich ge-
lohnt, da ich Kolleg_innen aus ande-
ren afrikanischen Ländern getroffen 
habe, die unterschiedliche Praktiken 
und Stile haben, die interessant sind 
zu kennen. Das Projekt zur Schaf-
fung eines afrikanischen netzwerks 
von Kulturjournalist_innen ist fort-
geschritten und beginnt sich zu mate-
rialisieren. ich hätte mir jedoch einen 
strukturierteren Workshop mit einem 
größeren interesse an der Veröffentli-
chung von Artikeln gewünscht.

ich mochte es, an einem internati-
onalen Theaterfestival teilzunehmen. 
ich habe eine neue Ästhetik des Thea-
ters entdeckt. ich war oft beeindruckt 
von der Qualität der Aufführungen, 
sowohl von den Schauspieler_innen 
als auch von den Regisseur_innen, 
von den Anforderungen, die an die 
Realisierung der Stücke gestellt wur-
den. Zum ersten Mal sah ich Unterti-
tel im Theater, zum ersten Mal einen 
360-Grad-Film.

Einige Theaterstücke, einige Shows 

haben mich sehr beeindruckt (Mit-
leid, Saigon); andere ärgerten mich 
(Jungfrau); andere haben mich 
mitgenommen (Sony chez les chi-
ens). Wiederum andere haben mich 
schließlich verblüfft (Schuldfabrik) 
und ich habe immer noch offene Fra-
gen zu dieser Riesenperformance. ich 
habe es sehr genossen, alle Teile des 
Programms zu sehen, durchschnitt-
lich zwei Stücke pro Tag. Zum ersten 
Mal bin ich voller Theater, aber ich will 
mehr.

Dieses Festival war auch eine groß-
artige Möglichkeit, um Kulturjourna-
list_innen des Kontinents, wie auch 
Künstler_innen aller Art zu treffen. 
Schließlich war ich gezwungen, jeden 
Tag Englisch zu sprechen, und mein 
Sprachniveau verbesserte sich sehr. ich 
bin immer noch hingerissen.

9392 „Watch & Write“
Wo ehrgeiz auf realität trifft
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YVon edoumou (elfenBeinKÜSTe/demoKraTiSche rePuBliK 
KonGo) iST KulTurmanaGer und -enTrePreneur. daneBen  
arBeiTeT er alS KulTurJournaliST und BloGGer.

carla leVer (SÜdafriKa) haT in Performance STu-
dieS PromoVierT und zu naTionaler SÜdafriKani-
Scher idenTiTÄT GeforSchT. Sie arBeiTeT alS The-
aTerKriTiKerin und KulTurJournaliSTin und haT 
alS dozenTin unTerrichTeT.

With travel in africa being expensive and visas often being 
challenging, it is rare for me to enjoy small-scale production 
work from my own continent. What a privilege it was to go to 
the other side of the world and see so much rich and diverse 
african talent. The programme was exceptionally curated to 
hold experiences of marginalised indigeneity, interrogating 
post-colonial perspectives and conditions across the globe. 

i was astounded by my first augmented reality video expe-
rience which touched particularly deeply after spending four 
years studying in australia. i was introduced to the remarka-
ble, provocative work of milo rau (Mitleid) and Julian hetzel 
(Schuldfabrik). 

above all, i was given the privilege of space – space to talk, 
to connect, to decide independently how to fill. it is the kind 
of space so lacking in intercultural exchanges – one that was 
open to be defined by us writers to be used and shaped as 
we wanted. What a remarkable set of encounters and reflec-
tions that space enabled. i know i grew from the conversa-
tions and interactions that i experienced, as i learned how 
much (and occasionally how little) writers from across my 
continent have in common with challenges, perspectives and 
aspirations. The friendships, networks and experiences have 
greatly enriched me, personally and professionally. 

however, we move forward with the network we have for-
med, it promises to yield some exciting collaborations and 
thought-provoking exchanges.  festival Theaterformen was 
challenging, thought-provoking and deeply enriching. Thank 
you for the opportunity to be a small part of it. 

The festival organizers need to be 
commended for accepting to put 
together the Watch & Write pro-
gramme, bringing together a dozen 
and dozen journalists, bloggers and 
other arts specialists. it was a novel 
idea; the baton has now been pas-
sed to those participants to trans-
form the two-week gathering into 
something meaningful. 

„Watch & Write“
Wo ehrgeiz auf realität trifft
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Die Organisator_innen des Festivals 
müssen dafür gelobt werden, dass 
sie es geschafft haben, das Watch & 
Write-Programm zusammenzustel-
len und Dutzende Journalist_innen, 
Blogger_innen und andere Kunstspe-
zialist_innen zusammenzubringen. Es  
war eine neuartige idee und die Teil-
nehmer_innen sind nun angehalten, 
das zweiwöchige Treffen in etwas Sinn-
volles, etwas Weiterführendes zu ver-
wandeln.
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Da Reisen in Afrika teuer ist und Visa oft eine Herausforderung 
darstellen, ist es selten, dass ich kleine Produktionen von meinem 
eigenen Kontinent sehen kann. Was für ein Privileg war es, auf die 
andere Seite der Welt zu reisen und so außergewöhnliche und viel-
fältige afrikanische Talente zu sehen. Das Programm war mit Sorg-
falt kuratiert, um Erfahrungen von marginalisierter indigenität zu 
sammeln und post-koloniale Perspektiven und Bedingungen auf 
der ganzen Welt zu untersuchen.

ich war erstaunt über meine erste Augmented-Reality-Video- 
Erfahrung, die mich umso mehr berührt hat, da ich vier Jahre in 
Australien studiert habe. ich konnte die bemerkenswerten, pro- 
vokanten Werke Mitleid von Milo Rau und Schuldfabrik von 
Julian Hetzel sehen.

Vor allem wurde mir das Privileg „Raum“ zuteil – Raum zum 
Reden, zum Verbinden, zum selbstständigen Entscheiden. Es ist die 
Art von Raum, die so selten zu finden ist im interkulturellen Aus-
tausch – ein Raum, der von uns Schriftsteller_innen so definiert, 
genutzt und gestaltet werden konnte, wie wir es wollten. Was für 
eine bemerkenswerte Reihe von Begegnungen und Reflexionen, die 
dieser Raum ermöglichte. ich weiß, dass ich an den Gesprächen 
und interaktionen gewachsen bin, die ich erlebte, und ich erfuhr, 
wie viel (und gelegentlich wie wenig) Autor_innen von meinem 
Kontinent die gleichen Herausforderungen, Perspektiven und Be-
strebungen gemein haben. Die Freundschaften, netzwerke und Er-
fahrungen haben mich persönlich und beruflich stark bereichert.

Wir machen weiter mit dem netzwerk, das wir gegründet haben, 
und es verspricht spannende Zusammenarbeiten und anregende 
Diskussionen. Das Festival Theaterformen war herausfordernd, 
zum nachdenken anregend und zutiefst bereichernd. Danke für 
die Gelegenheit, ein kleiner Teil davon zu sein.

„Watch & Write“
Wo ehrgeiz auf realität trifft
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WhaT haPPened earlier?

Saigon, Race Cards, Because I always feel like running, £¥€$, 
Mitleid, Fractured Memories, Schuldfabrik, Jungfrau, 3x30, 
Samedi Détente. all diese Performances und ausstellungen 
habe ich während des festivals Theaterformen 2018 in Braun-
schweig gesehen. Über einige davon habe ich für blog.theater-
formen.de geschrieben, für andere habe ich alec Baldwin ge-
lesen und halte ihn seitdem für ein Genie. ich habe ein Stück 
Seife aus menschlichem fett gekauft und gehofft, damit meine 
Schuld minimieren zu können, ich habe eine Gruppe Jugendli-
che ins Theater begleitet und habe im anschluss mit ihnen über 
das Gesehene gesprochen. ich habe die Theaterformen 2018 
in Braunschweig als zuschauende, Bloggerin und Workshop- 
leiterin erlebt. Jetzt habe ich auch noch die möglichkeit, einen 
Text für die dokumentation zu schreiben. das trifft sich gut. 
denn neulich stand ich bei h&m an der Kasse und legte meine 
neu gekaufte Ware in meinen Theaterformenbeutel mit der auf-
schrift „what will freedom look like“. und, was soll ich sagen, 
da war er wieder: dieser stechende Gedanke mit dem namen 
„Schuld“.

WhaT haPPened recenTlY?

Samstag, 4. august 2018, 14 uhr. ich stehe auf dem Schlossplatz 
in Braunschweig. um mich herum: menschen mit Tattoos, men-
schen ohne Tattoos, menschen, die heute ihre regenschirme 
als Sonnenschirme benutzen (denn es ist wirklich sehr warm), 
menschen mit dreadlocks, menschen mit locken, menschen in 
orangenen T-Shirts, flip-flops, in Sandalen, menschen in Klei-
dern, Bundfaltenhosen, menschen mit Perlenketten um den 
hals und goldenen ohrringen in den ohren, junge menschen, 
alte menschen, mitteljungalte menschen … kurz: Sehr viele, 
sehr unterschiedliche menschen. allen ist zu warm, viele fä-
chern sich mit einem orangenen flyer luft zu. auf dem flyer 
steht, warum wir hier sind. unter den mottos „Seenotrettung 
ist kein Verbrechen“ und „Wir bauen eine Brücke zu sicheren 
häfen“ versammeln sich viele unterschiedliche Standpunkte, 
denen eins gemein ist: das ziel, sichere fluchtwege nach euro-
pa zu schaffen. auch ich fächere mir mit dem orangenen flyer 
luft zu, mir ist sehr warm. Vorne brüllen sie: „Say it lout, say it 
clear, refugees are welcome here!“ und „Seehofer, nein!“. das 
finde ich lustig und kurz bin ich versucht, mitzubrüllen. doch ich 
kann mich nicht überwinden. ich bin nicht gern Teil von Grup-
pen. irgendwie hat mein Geschichtsunterricht versäumt, mir ein 
positives Bild von menschenmassen und der macht der menge 
zu vermitteln. auf dem rücken trage ich meinen Beutel von fes-
tival Theaterformen. Vorne drauf steht: „what will freedom look 
like“. innen drin: meine neuen Klamotten von h&m.

WhaT Will freedom looK liKe?

Spätestens seit aus dem nachlass von hannah arendt der essay 
„die freiheit, frei zu sein“ erstmals anfang dieses Jahres ver-
öffentlicht wurde, ist freiheit in – wie es so schön heißt – aller 
munde. „Warum machen wir nicht mehr aus unserer freiheit?“ 
fragt zum Beispiel das „Philosophie magazin“ in seiner Som-
mer-ausgabe und alle haben was dazu zu sagen, auch richard 
david Precht. meine persönliche freiheit stellt sich mir an man-
chen Tagen dar wie ein Trampolin. an anderen Tagen schwebt 
sie eher über mir wie dieses Schwert und es scheint jemand 
mit sehr tiefer Stimme zu mir zu sprechen: dies ist dein leben. 
nimm es in die hand! denn freiheit ist leicht und freiheit ist 
schwer. freiheit meint übrigens mindestens zwei Sachen, das 
habe ich bei hannah arendt und bei claus dierksmeier im „Phi-

WHAT WiLL
freedom

 LOOK LiKE

ich habe ein 
Stück Seife aus 
menschlichem 

Fett gekauft und 
gehofft, damit 
meine Schuld 

minimieren zu 
können …

rücKBlicK, theaterfor-
men und was eigentlich 
nicht dazu gehört

von Kyra mevert

Kyra mevert
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losophie magazin“ gelernt: einerseits bedeutet es, frei von et-
was zu sein. andererseits meint freiheit auch die freiheit zu et-
was. ich habe also in jedem moment meines lebens die freiheit, 
etwas zu tun oder zu lassen. Wenn man es so sieht, ist es doch 
eigentlich ganz einfach. für mich. denn ich genieße, abgesehen 
von dem umstand, dass ich als frau mit migrationshintergrund 
gelesen werde, eine der umfassendsten freiheiten, die mensch 
auf dieser Welt genießen kann: ich lebe in deutschland, ich habe 
einen reisepass der europäischen union, ich arbeite freibe-
ruflich als Theaterpädagogin, Theaterschaffende und autorin, 
gleichzeitig nutze ich meine freiheit, um zu studieren, mich zu 
bilden und zu einem Beruf auszubilden, der mir noch mehr frei-
heit verspricht. hannah arendt bemerkt in ihrem essay, dass 
freiheit auch eng mit finanziellem Wohlstand zusammenhängt, 
das heißt, die freiheit zu etwas ist nur dann möglich, wenn das 
finanzielle Überleben gesichert ist. ich kann mir sicher sein, 
dass meine Welt nicht in nullkommanix einkracht. das bringt 
Sicherheit, die Basis für meine persönliche freiheit. doch was 
mache ich dann mit meiner freiheit?

dienstag, 5. august 2018, drei Tage nach der demo. ich treffe 
meine freundin Sophie, wir sind zusammen zur Schule gegan-
gen. Sophie wohnt jetzt woanders und besucht für ein paar Tage 
ihre familie. Gemeinsam laufen wir durch die Stadt, in der wir 
aufgewachsen sind, trinken Kaffee, bummeln durch ein dro-
geriegeschäft, essen ein paar Pommes, lassen uns die Sonne 
ins Gesicht scheinen. Sophie und ich lassen es uns richtig gut 
gehen. Wir reden viel über früher, vor allem darüber, wie wir 
damals waren und wie wir jetzt sind. in einem Buchladen blei-
ben wir vor den Taschenkalendern stehen und lachen: als ich 
sie kennenlernte, war Sophie 16, Schülerratsvorsitzende und 
hat mich als 15-Jährige mit ihrem immens gefüllten, bunt be-
klebten Taschenkalender stark beeindruckt. außerdem hat sie 
nie ein Blatt vor den mund genommen, war unbeliebt bei der 
Schulleitung und hat ihrer meinung ständig ungefragt raum 
gegeben. Jetzt fragt sie sich, warum sie im erwachsenenalter 
leiser geworden ist, nicht mehr so häufig die diskussion sucht, 
obwohl ihr Wissen um die dinge gewachsen ist. Warum zieht sie 
sich eher zurück, als die Konfrontation zu suchen? Was führt 
dazu, dass sie eher entscheidet, menschen mit bestimmten 
ansichten aus ihren Kreis auszuschließen, statt sich mit ihnen 
auseinanderzusetzen? ich stelle hingegen fest, als Jugendliche 
immer gedacht zu haben: Wenn wir groß sind, wird das alles an-
ders. dann wird den menschen klar, dass sie sich engagieren 

müssen. dann werden sie wissen, dass es nichts nützt, nur dem 
eigenen Trott nachzugehen. es wird eindeutig sein, dass wir alle 
die Gesellschaft sind, wir alle sie am leben halten, wir alle die 
chance, die freiheit und die Verantwortung haben, Situationen, 
Sprache und Verhaltensweisen zu reflektieren und gegebenen-
falls zu ändern. es wird ganz eindeutig sein, dass es so nicht 
weitergehen kann. als erwachsene stelle ich fest: offenbar ist 
der Wunsch, einfach in ruhe das eigene leben zu leben, weit 
verbreitet. es ist eben auch eine form von freiheit, sich zu ent-
scheiden, sich zu entziehen. es ist eben auch eine form von 
freiheit zu sagen: „damit möchte ich nichts zu tun haben.“ es ist 
eben auch eine freiheit, die eigene Verantwortung zu verges-
sen, die eigene Schuld zu ignorieren.

Wenn wir groß sind, wird das alles anders. 
Dann wird den Menschen klar, dass sie sich 
engagieren müssen. Dann werden sie wissen, 
dass es nichts nützt, nur dem eigenen Trott 

nachzugehen.
auf dem nachhauseweg reden wir über die demo und ich 

komme dem schlechten Gefühl auf die Schliche, das ich bei all der 
Sympathie für selbstorganisierte Seenotrettung habe. „ich glau-
be“, beginne ich zaghaft, „ich glaube, was mich stört ist, dass das 
so einfach ist. dass jetzt wieder alle dafür sind. Klar, lassen wir 
niemanden im mittelmeer ertrinken, vor unserer haustür, wie es 
so schön heißt. aber: die sterben ja schon die ganze zeit. in ihren 
ländern. und das lassen wir geschehen, seit Jahren.“ deshalb, 
finde ich, lohnt es sich, die große Sympathie für Seenotrettung 
kritisch zu betrachten, denn auch das rettet zwar punktuell le-
ben, an der systemimmanenten Problematik jedoch ändert es 
nichts. denn auch das gehört zum System. das ist meine einge-
schränkte freiheit als Bürgerin: ich darf demonstrieren, ich darf 
meinen unmut kundtun. aber ich bin weiterhin Teil des Systems. 
auch diese demonstration hat, wie der Begriff der freiheit, min-
destens zwei Seiten. einerseits wird für etwas demonstriert. da-
runter aber verbirgt sich der innige Wunsch, sich von der eigenen 
Schuld freizumachen. es fühlt sich an wie ein großer „walk of 

Einerseits be-
deutet es, frei 
von etwas zu 
sein. Ande-

rerseits meint 
Freiheit auch 

die Freiheit zu 
etwas. ich habe 
also in jedem 
Moment mei-
nes Lebens die 
Freiheit, etwas 
zu tun oder zu 

lassen.
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Kyra mevert mag Theater, ist „irgendwas  
mitteendezwanzig (oh weh...)“. Wird immerzu 
auf Türkisch angesprochen, versteht aber kein 
Wort, außer sütlaç (das heißt „milchreis“, ihr 
almans). hat beim fast forward festival für 
junge europäische regie die nachgespräche 
moderiert und darf für den loT-Theater-Spiel-
plan schreiben. War schon mal Jurymitglied 

beim Superpreis für literatur. hat diese Posi-
tion für ein Germanistikstudium aufgegeben. 
lebt in Braunschweig ist autorin und leiterin 
des spoken-word-Kollektivs loewenmaul und 
hat beim festival Theaterformen 2018 sowohl 
einen Teil der reihe In guter (junger) Gesell-
schaft geleitet als auch für blog.theaterfor-
men.de geschrieben.

shame“. Kollektives händewaschen. apropos händewaschen. 
zwei möglichkeiten des theatralen umgangs mit weißer Schuld 
zeigten sich beim diesjährigen festival Theaterformen. in Mit-
leid. Die Geschichte des Maschinengewehrs werden erfahrun-
gen weißer entwicklungshelfer_innen zu einem wirkungsvollen 
monolog verdichtet. daneben wird das Publikum in eine inter-
aktion und aktion geradezu hineingezwungen: in der zynischen 
installation Schuldfabrik des Künstlers Julian hetzel. in einem 
Pop up Store in der Braunschweiger innenstadt wurde zehn Tage 
lang die Seife „Self“ verkauft – gewonnen wird sie aus mensch-
lichem fett. So könne der Kreis aus Schuld und Verantwortung, 
Überfluss auf der einen und mangel auf der anderen hälfte der 
erdkugel laut ceo der firma Schuldfabrik ausgeglichen wer-
den. das festival Theaterformen 2018 bot zahlreiche Gelegen-
heiten, sich der eigenen Schuld bewusst zu werden, sich ihr zu 
stellen und auch, sich in ihr zu suhlen.

Sophie und ich schlendern durch die nachmittagssonne ei-
ner norddeutschen mittelgroßstadt und fragen uns: Tun wir denn 
eigentlich gerade wirklich alles in unserer machtstehende, um 
die Situation zu ändern? eine frage, die jugendlichen aktivismus 
adressiert, eine frage, aus der wir eigentlich rausgewachsen 
sind. denn: Welche Situation muss eigentlich genau geändert 
werden? und, was liegt alles in unserer macht, und also auch in 
unserer Verantwortung, in unserer freiheit zu handeln? Wir sind 
ratlos, fühlen uns klein und handlungsunfähig. unsere macht 
und unsere einflussmöglichkeiten sind begrenzt: Wir können auf 
demos gehen, regionales, weniger in Plastik eingepacktes obst 
und Gemüse kaufen. Wir können uns belesen und bilden, wir 
können in den Sommerferien mit einem Schiff aufs mittelmeer 
fahren. Wir können ein internationales Theaterfestival besu-
chen, mit Jugendgruppen arbeiten, dagegen anschreiben. aber 
das, was wir eigentlich wollen, steht nicht in unserer macht: aus 
unserer weißen haut aussteigen.

Kyra mevert
What will freedom look like
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martin Jasper und Sara haase von der Braun-
schweiger zeitung betrachten das Programm 
unter dem aspekt der guten laune: Afrika- 
nische Akzente titeln sie am 12. april 2018 an-
lässlich unserer Pressekonferenz. Weiter im 
artikel heißt es: Vorsicht, Leute. Allzu spaßig 
wird's nicht zugehen Anfang Juni in dieser Stadt. 
Da fallen radioaktiv verseuchte Kängurus vom 
Himmel. Da wird im Radio zum Völkermord in Ru-
anda aufgerufen. Ein afrikanischer Despot orga-
nisiert einen Staatsstreich gegen sich selbst – mit 
desaströsen Folgen. Wer nicht aufpasst, dessen 
Geld verdampft im Bankrott eines Staates. Wer 
mag, kann sich mit Seife aus Menschenfett von 
der eigenen Schuld reinwaschen. Wer sich in ei-
nen Verschlag wagt, muss quälende Fragen zum 
Rassismus beantworten.

Sara haase und martin Jasper, 
Braunschweiger zeitung, 12. april 2018

Stefan arndt, hannoversche allgemeine zei-
tung, beginnt seinen artikel anlässlich der 
Pressekonferenz mit einem zitat dennewalds: 
„Bei uns erzählt das Theater nicht nur Ge-
schichten, [...] sondern auch Geschichte.“ Damit 
benennt die Leiterin des Festivals Theaterformen 
bei der Vorstellung des neuen Programms gleich 
im ersten Satz ein wesentliches Merkmal der dies-
jährigen Ausgabe: Die Produktionen [...] kommen 
aus zwölf Ländern und blicken zum Großteil aus 
ungewohnter Perspektive auf die Vergangenheit. 
Weiter unten heißt es im artikel: Mit Blick auf 
das ganze Programm vermeidet es Martine Den-
newald trotz der vielen Produktionen afrikanischer 
Theatermacher, von einem afrikanischen Schwer-
punkt zu sprechen. Tatsächlich greifen auch ande-
re Produktionen vergleichbare Probleme auf.

Stefan arndt, hannoversche allgemeine 
zeitung, 12. april 2018

Geschichten und Geschichte – Theaterformen 
thematisieren Kolonialismus, titelt Stefan Goh-
lisch wiederum in der neuen Presse und ar-
tikuliert die inhaltlichen Schnittmengen der 
17 Theaterstücke so: Die Theaterformen hatten 
immer schon die Kulturen der Welt im Fokus. Bei 
der diesjährigen Ausgabe [...], die im üblichen 
Turnus in Braunschweig stattfindet, thematisiert 
das Festival den weißen Blick selbst. [...] Kolonia-
lismus und die langwierige Befreiung davon sind 
die bestimmenden Themen.

Stefan Gohlisch, neue Presse, 12. april 2018

anlässlich des eröffnungstages greift Ste-
fan Gohlisch ein zitat dennewalds auf, das er 
durch das Programm als eingelöst betrachtet: 
„migration [...] ist weltweit die norm.“ In unse-
rer Gesellschaft habe man vergessen, was es be-
deutet auszuwandern. „Wir brauchen mehr als 
nur ein Wissen; wir brauchen ein Gefühl.“ Und 
dann eröffnet sie in Braunschweig jenes Festival, 
das dazu angetan ist, dieses Gefühl zu vermitteln: 
die Theaterformen. [...] Laut und leise, zart und 
provokant kann [es] sein, und der erste Festival-
tag gab schon einmal einen guten Eindruck in die 
Vielfalt. 

Stefan Gohlisch, neue Presse, 09. Juni 2018

ronald meyer-arlt identifiziert die kuratori-
sche linie und schreibt über den ersten festi-
valtag in der haz: Die britische Künstlerin Seli-
na Thompson stellt [in Race Cards, Anm. d. Red.] 
Fragen. Fragen nach der Zugehörigkeit, nach der 
Hautfarbe, nach Zuschreibungen, die andere vor-
nehmen. [...] Die Installation der 1000 Zettel ist 
eine schöne Hinführung zum Thema der 19. Aus-
gabe der Theaterformen, dieses erfolgreichen 
niedersächsischen Theaterfestivals, das in jähr-

auszüge aus deutschen medien von april bis september 2018 

presse- 
reSonanz

von Judith hartstang

die frage nach globalen machtverhältnissen 
und ihre auswirkungen auf individuelle Bio-
graphien zog sich wie ein roter faden durch 
das Programm, das in vielfältigen künstleri-
schen formaten gezeigt hat, wie lebenssitu-
ationen weltweit voneinander abhängen und 
dass europa in der Verantwortung steht, sich 
mit seinem kolonialen erbe auseinanderzuset-
zen. auf dieser Basis fußten unsere Pressear-
beit und der Versuch, das kuratorische Konzept 
zu beschreiben und Themen zu bündeln, ohne 
dabei Klischees zu bedienen, die sich über den  
afrikanischen Kontinent – der viel zu groß ist, 
um über einen regionalen Schwerpunkt spre-
chen zu können – hartnäckig halten. 

dass ein gelungener Theaterbesuch häufig 
auch ein soziales erlebnis ist, zeigt sich daran, 
dass die Theaterstücke nachwirken, Gefühle 
und Gedanken anregen und fragen aufwer-
fen, die über die Vorstellung hinauswirken, 
die geteilt und besprochen werden wollen. die 
Theaterkritiken, die jedes Jahr in großer zahl 
regional und überregional über das festival 
Theaterformen erscheinen, sind ein wichti-
ger und nachhaltiger Bestandteil des ereig-
nisses festival. 2018 waren es laut unseres 
ausschnittdienstes argus data insights 660 
clippings aus Print- und onlinemedien, nach-
richtenagenturen und hörfunk. Beschreibend, 
bewertend, einordnend und kritisch nehmen 
sie das temporäre Geschehen und die Stücke 
unter die lupe und geben – noch über die fes-
tivalzeit hinaus – anlass zur diskussion.

Judith hartstang
Presseresonanz

Judith hartstang
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lichem Wechsel in Braunschweig und Hannover 
stattfindet. Die meisten Produktionen der neuen 
Ausgabe, die bis zum 17. Juni in Braunschweig 
über verschiedene Theaterbühnen geht, widmen 
sich den Folgen des Kolonialismus.

ronald meyer-arlt, hannoversche allgemeine
zeitung, 09. Juni 2018

Ein starker Jahrgang bahnt sich an: Das Festi-
val Theaterformen in Braunschweig verhandelt 
globale Machtverhältnisse neu, untertitelt Pat-
rick Wildermann vom Tagesspiegel aus Berlin 
seinen artikel über das festival. [...] Eine [...] 
Ausgabe, die sich den Themen Ausbeutung und 
Abhängigkeit sowie der Neuverhandlung globaler 
Machtverhältnisse verschrieben hat. Was pro-
grammatisch ein weites Feld öffnet, aber durch-
aus nicht in Beliebigkeit mündet.

Patrick Wildermann, Tagesspiegel, 
11. Juni 2018

auf nachtkritik.de schreibt Jan fischer über 
die von der Kulturstiftung des Bundes geför-
derten Produktionen der Künstler_innen Ja-
neth mulapha, Tito adermini ibitola, Kamoge-
lo molobye, Jade Bowers und ogutu muraya, 
dessen arbeit Fractured Memories er folgen-
dermaßen beschreibt: Aus dieser Fülle an Ma-
terial entsteht auf eine fast beiläufige Weise ein 
fragmentierter, sprachlich versierter, mal per-
sönlicher, mal historischer Essay der Geschichte 
der Kolonialisierung, speziell Kenias, und ihrer 
bis heute spürbaren Folgen. Beeindruckend sind 
diese Geschichten und die Geschichte, zu der sie 
zusammengesetzt werden, weil das alles sehr 
ruhig herübergebracht wird, sehr zurückge-
nommen, aber eine langsam brennende Wucht 
entfaltet. Hauptsächlich durch die klug zusam-
mengeschnittenen Perspektiven, die historische 
Verflechtungen über fast hundert Jahre nach-

zeichnen – und die Folgen der Kolonialisierung für 
die Kultur der kolonialisierten Länder bis heute 
verdeutlichen.

zusammenfassend schreibt fischer: Ge-
mein ist dabei allen Inszenierungen, dass sie so 
nur vor dem spezifischen Hintergrund bestimm-
ter Länder funktionieren – weder Fractured Me-
mories noch Jungfrau oder die 3x30-Ergebnisse 
ließen sich ohne die spezielle Expertise und die 
spezielle Perspektive ihrer Macherinnen und Ma-
cher erzählen. Das ist zwar eine banale Erkennt-
nis – dennoch aber eine, die im Kern eines Festi-
vals wie der Theaterformen liegt, das ja gerade 
andere Perspektiven zeigen will. So ergeben sich 
aus den Stimmen, die weder die üblichen Ver-
dächtigen sind, noch in Europa oft gehört werden, 
wie automatisch selten gesehene Bilder, selten 
gehörte Geschichten, die sich stellenweise auch 
mit den gewohnten westlichen Mechanismen und 
dem gewohnten westlichen Wissen gar nicht ent-
schlüsseln lassen – und auch gar nicht entschlüs-
seln lassen wollen. Das macht sie zwar manch-
mal anstrengend – aber eben auch interessant, 
so dass Kategorien wie "gelungen" oder "miss-
lungen" mehr oder weniger zweitrangig werden.

Jan fischer, nachtkritik.de, 15.Juni 2018

auf deutschlandfunk resümiert michael laa-
ges seinen festivalbesuch: Das Braunschwei-
ger Festival "Theaterformen" widmet sich in 
diesem Jahr schwerpunktmäßig dem Thema Ko-
lonialismus und dessen Folgen. Es geht um die 
Wahrnehmung schwarzer Körper und Unabhän-
gigkeitskämpfer, die den ehemaligen Kolonisato-
ren treu waren.

Von der "mulher mozambican", der mozambi-
kanischen Frau, singt der Chor. Die kämpft sich 
gerade tanzend aus dem Gefängnis der Geschich-
te heraus, einen der großen Stoffballen auf dem 
Kopf balancierend, bricht sie auf aus vergitterter 
Welt. Die Tänzerin und Choreographin Janet (sic!) 

Mulapha aus Maputo hat starke Bilder entworfen 
zu Beginn eines Pakets mit drei kleinen Stücken, 
die für Braunschweig koproduziert wurde mit den 
Festivals in der mosambikanischen Hauptstadt 
und Grahamstown in Südafrika. [...] Das Braun-
schweiger Festival lässt sich intensiv ein auf die 
unterschiedlichen Theater-Spielformen, wie sie 
aus den Ländern eines Kontinents kommen, wo 
Theater und Kultur generell nicht gar so wichtig 
sind. Die Menschen haben andere Sorgen. 

michael laages, deutschlandfunk, 
16. Juni 2018

Über Samedi Détente von dorothée munyane-
za und das mosambikanische Tanzstück Theka 
schreibt andreas Berger in der Braunschwei-
ger zeitung: Sehr poetisch und optisch assoziati-
onsreich hat Munyaneza die grausame Geschich-
te ihres Landes nachfühlbar gemacht, indem sie 
das Einzelschicksal hinter den Zahlen erzählt. [...] 
Ihr bewegendes Stück bekam respektvollen Ap-
plaus, ein paar Jubelschreie waren dem Thema 
unangemessen.

Die gab es zuvor zuhauf und passend am Ende 
des eher folkloristisch geprägten Tanzabends 
Theka im Großen Haus. Was da völlig übertrieben 
als "tänzerische Rebellion gegen das Schubla-
dendenken" angekündigt war, blieb weit hinter 
entsprechenden Unternehmungen des Tanzthe-
aters etwa von Sidi Larbi Cherkaoui oder Akram 
Khan zurück. Das Stück aus Mosambik war sym-
pathisch zu sehen und zeigte gerade im Kontrast 
zu den problemorientierten Stücken des Festivals 
die lebensbejahende, aus den eigenen Traditio-
nen wachsende Kraft der Afrikaner, aber das tut 
die Show "Mama Africa" auch. Trommeln und 
Synthesizer, starke Gesänge und energische Be-
wegungen, mal im lockeren Ausfallschritt, mal im 
Ganzkörperstaccato, als koboldiger Rasta-Mann 
oder auratische Dame mit Schleppe, auch mal mit 
aufgerissenen Mündern fetischhaft Kopf an Kopf, 
zeichneten das eher traditionelle Bild des feiern-

den Afrikas. Da fehlte es Horácio Macucuas und 
Idio Chichavas Choreographie tänzerisch wie dra-
maturgisch an Störungen und Gegenspannung. 
Power und Charisma hatten die Tänzer freilich, 
das Publikum tobte.

andreas Berger, Braunschweiger zeitung, 
18. Juni 2018

michael laages ergänzt seine Kritik, die er für 
deutschlandfunk produziert hatte, im magazin 
die deutsche Bühne um weitere aspekte: Viele 
Beispiele afrikanischen Theaters schickte das Ki-
nani-Festival aus Mosambiks Hauptstadt Maputo 
– riesige Stoffballen auf dem Kopf balancierend, 
kämpft sich etwa eine junge Frau aus dem Ge-
fängnis der Geschichte hervor. Die Tänzerin und 
Choreographin Janet (sic!) Mulapha hat starke 
Bilder entworfen zu Beginn eines Pakets mit drei 
kleinen Stücken (3x30), die für Braunschweig ko-
produziert wurden. 

Zum Rahmenprogramm schreibt er: Wo’s aber 
politisch besonders korrekt zugehen soll, sind die 
Peinlichkeiten nicht fern. Mit den bilanzierenden 
Tischgesprächen schien das Festival das Kind mit 
dem Bade ausschütten zu wollen und fragte, ob 
aus dem Theater an sich eine „dekolonisierte In-
stitution“ werden könne. Bisher neige es ja dazu, 
die im Kolonialismus praktizierte Missachtung 
fremder Völker fortzusetzen, indem es Kulturen 
eingemeinde ... Glücklicherweise haben sich die 
in Braunschweig anwesenden Afrikanerinnen und 
Afrikaner nicht lange aufgehalten mit dieser eu-
rozentristischen Selbtgeißelung der Erbinnen und 
Erben von Kolonisatoren.

die deutsche Bühne, michael laages, 
01. august 2018 

anja Quickert nimmt sich in ihrer festivalkritik 
insbesondere die Stücke des im Turn-fonds 
der Kulturstiftung des Bundes geförderten ar-

Judith hartstang
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beiten vor und schreibt in der „Theater heute“: 
Um nicht hinter dem Diskurs zurückzubleiben, 
hat sich Martine Dennewald [...] während der 
zweijährigen Konzeptionsphase Partner in Afrika 
gesucht und gemeinsam mit dem Festival Kina-
ni in Maputo (Mosambik) und dem National Arts 
Festival in Grahamstown (Südafrika) einen Antrag 
bei der Bundeskulturstiftung gestellt. Die aus 
dem „Turn“-Fonds geförderten Koproduktionen 
und Gastspiele des Projekts „SCHULD“ bildeten 
den diesjährigen thematischen Schwerpunkt der 
Braunschweiger Festivalausgabe. Programma-
tisch schlüssig hat Dennewald die postkolonialen 
Perspektiven aus und um Afrika um weitere in-
ternationale und kapitalismuskritische Positio-
nen ergänzt. Quickert schließt ihren Artikel wie 
folgt: In Achill Mbembes „Kritik der schwarzen 
Vernunft“ steht fast am Ende der Satz: „Der ge-
schichtliche Prozess war und ist für einen großen 
Teil der Menschheit an die Gewöhnung an den Tod 
des Anderen.“ – Zumindest gegen die Gewöhnung 
ist Kunst ein wirksames Mittel.

Theater heute, anja Quickert, 01. august 2018

Theresa Schütz beschreibt in ihrem Überblicks- 
artikel, erschienen in der Septemberausgabe 
der Theater der zeit, dennewalds kuratori-
sches Konzept:

Um einen Festivaljahrgang zu planen, vergibt 
Martine Dennewald zunächst einen Recherche-
auftrag an sich selbst. Diesem liegt ihr persönli-
ches wie kuratorisches Begehren zugrunde, mit 
Theater etwas über die Welt zu lernen, den eige-
nen Horizont zu erweitern. Für den diesjährigen 
Schwerpunkt „Postkoloniale Verstrickungen“ be-
deutet dies, neben dem Abarbeiten langer Lese-
listen und der gezielten Sichtung künstlerischer 
Positionen, die sich mit den Nachwirkungen des 
Kolonialismus beschäftigen, Künstlerinnen und 
Künstler aus afrikanischen Ländern nicht nur in 
der Sparte Tanz, sondern auch im Bereich Schau-
spiel einzuladen; es bedeutet, Menschen für sich 

selbst sprechen zu lassen, und es bedeutet, ganz 
bewusst weiße europäische mit schwarzen au-
ßereuropäischen Perspektiven zu konfrontieren. 
Um als weiße, privilegierte junge Frau aus Europa 
nicht allein über die Auswahl afrikanischer Arbei-
ten zu entscheiden, etabliert sie in Zusammen-
arbeit mit dem Festival Kinani Maputo und dem 
National Arts Festival Grahamstown unter ande-
rem das Residenzprogramm 3x30, um drei Künst-
lerinnen und Künstler aus Mosambik, Nigeria und 
Südafrika für eine eigene dreißigminütige Stück- 
entwicklung nach Braunschweig einzuladen.

das Journalist_innen-Programm Watch & 
Write, das im rahmen von Schuld im Turn-
fonds der Kulturstiftung des Bundes gefördert 
worden war, und deren rezensionen sowohl 
auf dem Theaterformen-Blog als auch in Ko-
operation mit nachtkritik auf diesem Portal 
veröffentlicht worden sind, bewertet Schütz 
positiv:

Multiperspektivität in der Berichterstattung 
ermöglicht der TF-Blog, der in diesem Jahr aus-
schließlich eingeladenen Kulturjournalisten aus 
zehn afrikanischen Ländern vorbehalten war 
(anm. der red. der Blog wurde sowohl von 
Blogger_innen als auch den Watch & Write- 
Journalist_innen bespielt). Dadurch kommen 
Stimmen zu Wort, die sonst fehlen, und ihre Texte 
laden ein, die eigenen Geschmackspräferenzen 
und Bewertungsstrategien einzuordnen und zu 
relativieren.

Theater der zeit, Theresa Schütz, 
01. September 2018

Judith hartstang
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Seit 1990 präsentiert das festival Theaterformen 
die Vielfalt zeitgenössischer Theaterproduktionen: 
neue formate, aufwendige Produktionen und inti-
me Performances, zeitgenössisches Sprechtheater, 
dokumentarische Projekte und arbeiten, die au-
ßerhalb des Theaters die Stadt zur Bühne machen. 
Über die Jahre hat sich auch das festival immer 
wieder neu erfunden, neu ausgerichtet, neu aufge-
stellt. Produktionen von allen Kontinenten haben in 
der Vergangenheit das Programm ebenso geprägt 
wie innovative Theatermacher_innen aus deutsch-
land, Österreich und der Schweiz. das festival hat 
dabei bis einschließlich 2018 mehr als die hälfte 
seiner bisher rund 330 Produktionen als urauffüh-
rungen, deutschsprachige erstaufführungen und 
deutschland- und europa-Premieren herausge-
bracht. Viele Projekte wurden speziell für Theater-
formen in auftrag gegeben oder als Koproduktionen 
möglich gemacht. im Juni 2018 fand die 19. ausgabe 
des festivals in Braunschweig statt. 2017 war han-
nover Spielort, wie auch 2015, als das festival sein 
25-jähriges Jubiläum beging. in den Jahren 1998 bis 
2004 haben Braunschweig und hannover das fes-
tival gemeinsam ausgerichtet. Seit 2007 wechseln 
sich beide Städte ab – in den geraden Jahren wird 
in Braunschweig, in den ungeraden in hannover ge-
spielt. Seit September 2014 ist martine dennewald 
künstlerische leiterin des festivals.
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Tito aderemi-ibitola . BB: u lo ji
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ogutu muraya . fractured memories
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Janeth mulapha . let’s talk (i won’t complain)
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dorothée munyaneza . Samedi détente
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horácio macuácua, idio chichava . Theka
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Kamogelo molobye . mokoko
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Jade Bowers . Jungfrau
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