Hanna Huber

Rezension zu

Alexandra Portmann /
Beate Hochholdinger-Reiterer:

Festivals als Innovationsmotor?
Berlin: Alexander Verlag 2020. ISBN:
078-3-89581-535-5. 188 Seiten, 19,90 €.

von Hanna Huber

"KUNST IST KEINE AUSREDE", lautet der Titel des
2020 veroffentlichten Manifests des auawirleben Thea-
terfestivals in Bern, in welchem das Festivalteam auf
eine transparente Kommunikation ihres Wertesys-
tems abzielt und zu Themen wie Lohnpolitik, Diskri-
minierung und Nachhaltigkeit klar Position bezieht.
Laut der Theaterwissenschaftlerin Alexandra Port-
mann illustriert dieses offentliche Statement, wie Fes-
tivals politische Diskussionen zu "faire[r] und nach-
haltige[r] Kulturproduktion" eréffnen und dabei als
"Innovationsmotoren fiir Arbeitsweisen im Gegen-
wartstheater" fungieren (S. 25).

Die Reihe itw : im dialog positioniert sich an der Schnitt-
stelle zwischen Theorie und Praxis im zeitgendssi-
schen Theater und umfasst Arbeitsbiicher zu den
gleichnamigen Symposien und Workshops des Berner
Instituts fiir Theaterwissenschaft in Kooperation mit
dem ebenfalls dort angesiedelten auawirleben Theater-
festival und der Schweizerischen Gesellschaft fiir Theater-
kultur (SGTK). Der von Alexandra Portmann und
Beate Hochholdinger-Reiterer herausgegebene vierte
Band, Festivals als Innovationsmotor?, entstand im
Rahmen des internationalen Doktorand*innenwork-
shops 2019 und vereint theoretische Auseinanderset-
zungen mit Auffithrungsanalysen, verschriftlichten
Interviews, Kiinstler*innengesprachen und einer
Podiumsdiskussion.

Der erste Teil des Bandes verhandelt theaterwissen-
schaftliche Forschungspositionen zu Innovation,
Internationalitdt, Institutionskritik, Arbeitspraktiken,
Freiwilligkeit sowie Zeitlichkeit auf Festivals. Er bietet
den theoretischen Rahmen fiir die nachfolgenden, pra-
xisnahen Interviews mit Sandro Lunin, kiinstlerischer
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Beate Hochholdinger-Reiterer

Forschungen zum
Gegenwartstheater

Leiter der Kaserne Basel, und Philippe Bischof, Direk-
tor der Schweizer Kulturstiftung Pro Helvetia. Der
zweite Teil der Publikation beinhaltet je zwei Analy-
sen zu drei sehr unterschiedlichen Inszenierungen der
Ausgabe "Wir miissen reden" des auawirleben Theater-
festivals im Jahr 2019, sowie Gesprache der daran
beteiligten Kiinstler*innen. Den Rahmen dafiir bilden
das Interview mit den Festivalkuratorinnen Nicolette
Kretz und Silja Gruner zum Auftakt sowie eine Podi-
umsdiskussion zur titelgebenden Fragestellung Festi-
vals als Innovationsmotor? zum Abschluss, in welcher
Franziska Burkhardt, Leiterin der Kulturabteilung in
Bern, Marc Streit, Griinder und Leiter des ziirich moves!
Festivals, und Alexandra Portmann, Theaterwissen-
schaftlerin an der Universitat Bern, Stellung beziehen.

In ihrem einleitenden Beitrag erortert Portmann die
begriffliche Verankerung von Innovation im kultur-
wissenschaftlichen Diskurs und referenziert u. a. auf
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Andrea Livia Piazzas Konzept des Neuen (vgl. Piazza
2017). In Gegeniiberstellung zu dem sozialwissen-
schaftlich gepragten Begriff der Innovation, der "die
Substitution von etwas Altem" impliziert, verhandelt
laut Piazza das Neue in geisteswissenschaftlichen Dis-
kursen "die Beziehung zum Alten jenseits von Substi-
tution" (S. 17). Folglich ist hier anstelle einer linearen
Fortschrittslogik von einer "Uberlagerung verschiede-
ner Dispositionen" und einer "potentielle[n] Gleichzei-
tigkeit von Diskursen" die Rede (S. 15). Das Neue steht
in diesem Sinne als "Moglichkeitsraum" auflerhalb der
Norm, der "sich als Alternative zu einem kapitalisti-
schen Realismus prasentiert” (S. 18).

Laut Portmann fungiert das Veranstaltungsformat
Festival als ein eben solcher Moglichkeitsraum fiir die
Erprobung neuer Arbeits- und Produktionsweisen,
die in weiterer Folge fiir lokale Theatersysteme adap-
tiert und ibernommen werden konnen. Potential fiir
Innovation ist auf Festivals insbesondere dadurch
gegeben, da sie aufgrund des klar definierten Zeit-
raums, des umfassenden professionellen Netzwerkes
sowie schlanker institutioneller Strukturen im Gegen-
satz zu etablierten Stadt- und Staatstheatern {iiber
mehr Flexibilitat verfiigen. Franziska Burkhardt besta-
tigt diese Annahme in der abschlieffenden Podiums-
diskussion: "Anders als feste Hauser konnen sich
Festivals jedes Jahr neu erfinden." (S. 181)

Dass der Innovationsbegriff nicht zwangslaufig posi-
tiv konnotiert ist, sondern oftmals mit technologisch-
okonomischen Optimierungsbestrebungen und neoli-
beralen Denkmustern assoziiert wird, zeigt sich im
Experteninterview mit Philippe Bischof, der stattdes-
sen fiir die Umschreibungen "Zukunftsorientierung"
und "Zukunftsfahigkeit" pladiert (S. 92). Im Hinblick
auf Kulturférderung beschiftigen ihn Fragen nach
dem Wirkungspotential und kiinstlerischen Risiko
von neuen Kreationen. Auch Marc Streit verkniipft
den Innovationsbegriff mit "einer permanenten Opti-
mierung" (S. 180) und halt diesen folglich nicht fiir den
richtigen Ansatz in den darstellenden Kiinsten.
Sandro Lunin benennt Innovation im Sinne einer Fort-
schrittslogik nicht als Prioritdat, sondern befiirwortet
vielmehr eine "institutionelle Offnung fiir andere
Arbeitsweisen" (S. 83). Da die "Theaterhduser stark in

komplexen strukturellen Dynamiken verhaftet sind",
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gilt es, iber produktionsorientierte Arbeitsweisen der
freien Szene nachzudenken und sich die Frage zu stel-
len, ob diese iibertragbar oder "kompatibel mit klassi-
schen Stadttheater- und Ensemblestrukturen sowie
einem Repertoirespielplan” sind (S. 83f.). Lunin endet
mit der Feststellung: "Innovation um der Innovation
willen ist relativ sinnlos." (S. 85)

Wie bereits aus der Deutungsvielfalt des Innovations-
begriffs ersichtlich wird, stehen Festivals im Span-
nungsfeld zwischen neoliberaler Eventkultur und
potenziellem Moglichkeitsraum. Dies zeigt sich
ebenso am Beispiel der Freiwilligenarbeit auf Festi-
vals, die sich auf einem schmalen Grat zwischen aus-
beuterischen Mechanismen und nachhaltigen Alterna-
tiven des Zusammenwirkens bewegt. Regina Rossi
begreift das Konzept der Freiwilligkeit am Beispiel der
Hamburger HALLO: Festspiele nicht als kostenspa-
rende Strategie und Ausbeutung unbezahlter Arbeits-
krafte, sondern als "Moglichkeit des Austausches und
der Zusammenarbeit im Kreativbereich" (S. 60). Der
Vorschlag, ehrenamtliche Tatigkeit auf Festivals als
"Keim einer anderen, neuen Form von Unternehmer-
tum" (S. 63) jenseits kapitalistischer Profitzwange zu
begreifen, wirkt angesichts unserer neoliberalen Ge-
sellschaft jedoch auflerst utopisch und lauft Gefahr,
die auf Freiwilligkeit basierenden Arbeitsverhaltnisse
im Kultursektor als unhinterfragten Standard zu festi-
gen. Zwar hat sich in den letzten Jahren gezeigt, dass
sogar inmitten hochst kompetitiver, kommerzieller
Fringe Festivals Kiinstler*innen non-monetare Gegen-
veranstaltungen griinden und diese alternativen
Mikro-Festivals durchaus als gemeinschaftliche Praxis
leben (Zaiontz 2018, S. 73-79), zugleich darf nicht ver-
schwiegen werden, dass diese 16blichen Projekte vor
allem der Eigeninitiative und dem Eigenkapital der
Kiinstler*innen selbst entstammen.

Der Beitrag von Sophie Osburg verhandelt den Inno-
vationsbegriff aus einem anderen Blickwinkel. Am
Beispiel der Performance-Ausstellung 12 Rooms auf
der Ruhrtriennale 2012 analysiert die Autorin das
Potential fiir verdanderte Wahrnehmungs- und Rezep-
tionsweisen auf Festivals, in diesem Fall von Auffiih-
rungen im Museumskontext. Hierbei kontrastiert
Osburg die Zeitlichkeit auf Festivals, die "ein Tempo-
rares, Kurzweiliges und darin zugleich Komprimier-
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tes suggeriert”, mit dem anhaltenden Vollzug der
Performance-Ausstellung, die wiederum innerhalb
des Festivalgefiiges einen "Moment des Andauerns"
bzw. laut Roland Barthes eine "Zeit des Innehaltens"
markiert (S. 71f.).

Am Beispiel der Volksbiihnen-Debatte 2017 im Zuge
des offiziellen Antritts Chris Dercons als Intendant
stellt Ann-Christine Simke Uberlegungen zu kon-
struktiver Institutionskritik an. Befiirchtungen vor
einer mit der neuen Intendanz einhergehenden "insti-
tutionelle[n] Entleerung sowie rhetorische[n] Konfor-
mitdt mit hegemonialen Marktstrukturen" wurden mit
Castorfs Intendanziibernahme Anfang der 1990er
Jahre kontrastiert sowie mit dessen grundsatzlichem
"Willen zur Umdeutung und Neustrukturierung der
Institutionen aus einem antagonistischen Geist her-
aus" (5. 49). Die Bezugnahme auf die thematische Aus-
richtung des Sammelbands erschlief3t sich erst auf den
zweiten Blick: Simke warnt vor einer problematischen
Gegentiberstellung eines "neoliberalen Kurators" mit
einem "widerstandigen Kiinstler-Intendanten" (S. 50),
in anderen Worten, vor einer verkiirzten Kontrastie-
rung von "Innovation" als neoliberale Marktstrategie
mit dem "Neuen" als kiinstlerischem Versprechen
(S. 44ff.).

Einen Ausreifler zur geographischen und zeitlichen
Verortung der analysierten Theaterfestivals und Spiel-
statten im deutschsprachigen Raum des 21. Jahrhun-
derts bildet der englischsprachige Beitrag von Helen
Gush, in welchem der Einfluss der World Theatre
Season von 1964 bis 1975 auf das internationale Reper-
toire diverser Londoner Theater sowie auf das Entste-
hen kiinstlerischer Kollaborationen anhand etlicher
Beispiele exemplifiziert wird. Das Ende der World
Theatre Season ging schliefllich mit Festivalneugriin-
dungen einher, u. a. des London International Festival of
Theatre (LIFT), welches ebenso "a genealogical link
internationalism and the

between the humanist

promise of innovation" erkennen lasst (S. 40).

Bei ndherer Betrachtung ist festzustellen, dass die
theaterwissenschaftlichen Forschungspositionen des
Sammelbands die titelgebende Fragestellung anhand
sehr unterschiedlicher Perspektiven und Fallbeispiele
verhandeln. Unbestritten bleibt, dass das Veranstal-
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tungsformat Festival aufgrund seines ephemeren
Charakters innerhalb eines klar definierten Zeitraums,
seiner Nahe zu Produktionen der freien Szene, der
schlanken institutionellen Struktur, den oftmals
flachen Hierarchien, des breit gefassten Netzwerkes
sowie einer grundséatzlichen Neugierde und Offenheit
des Publikums durchaus das Potential birgt, Neues
auszuprobieren — sei dies auf, vor oder hinter der
Biihne —, um damit auch feste Theaterhauser zu inspi-

rieren und zu verandern.

Die zweite Halfte des Sammelbands widmet sich
schliefdlich den Auffithrungsanalysen, deren individu-
elle Schwerpunkte hinsichtlich der heterogenen Thea-
terproduktionen eine abwechslungsreiche Lektiire
versprechen. Die polnische Produktion Jeden Gest
unter der Regie von Wojtek Ziemilski, ein linguisti-
scher Seiltanzakt zwischen Kommunikationssyste-
men, eroffnet dem Publikum die soziale Wirklichkeit
von vier polnischen Gehorlosen. Johanna Hilari disku-
tiert dabei die "Auseinandersetzung mit sozialer Rea-
litdat und theatraler Praxis" (S.110) in dokumentari-
schen Theaterformen und deren Vermittlung durch
kontextualisierende Programmangebote, die eine
"nachtragliche Aktivierung" des Publikums "durch
diskursive, didaktische oder performative Formate"
erwirken (S. 113). Benjamin Hoesch setzt sich am Bei-
spiel dieser Inszenierung kritisch mit der Terminolo-
gie der Regiehandschrift in dokumentarischen Thea-
terformen auseinander und kommt zu dem Schluss,
dass "Kommunikation in der Auffithrung [...] nie auf
'eine' Subjektivitdt, Intention, Wirkung und Verfii-
gung zu reduzieren ist" (S. 124).

In der ironisch angelegten Inszenierung Workshop
erkldren in collagenhaft aufeinanderfolgenden Kurz-
vortrdgen drei Manner die Welt: Mart Kangro, Juhan
Ulfsak und Eero Epner aus Tallinn lassen dabei Fragen
zu Machtasymmetrien und Geschlechterverhéltnissen
entstehen, ohne diese explizit selbst zu formulieren
geschweige denn zu beantworten. Alina Aleshchenko
greift das Phanomen des "mansplaining” auf, ein
"Erklaren, ohne darin Experte zu sein” (S. 138), und
diskutiert
zwischen Erzdhlenden und Zuhorenden im Theater.

anhand dessen = Machtasymmetrien

Die konventionelle Wissenshierarchie im westlichen

Theater der "stimmvollen" Darsteller*innen und
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"stimmlosen" Zuschauer*innen (S. 141) wird auch in
dieser Inszenierung reproduziert, woraufhin Alesh-
chenko schlussfolgert, Workshop eroffne einen span-
nenden Diskurs, stelle "selbst jedoch keine Reflexion
dariiber auf asthetischer oder Produktionsebene" an
(5. 142). Yana Prinsloo untersucht in eben jener Insze-
nierung die Position der Zuschauer*innen als Prosu-
ment*innen nach Hanno Rauterberg (Rauterberg
2015) und kontrastiert die auf der Bithne zu beobach-
tende "Uberforderung gegeniiber der selbsterméchtig-
ten und individuellen Lebensgestaltung" (S. 149) mit
der Vorstellung eines (als mannlich markierten)
"konsumatorischen Kreativsubjekts" nach Andreas
Reckwitz (Reckwitz 2020).

In dem Ein-Personen-Stiick Un faible degré d’originalité,
Schnittstelle
zwischen akademischem Vortrag und Theaterinsze-

einer Lecture-Performance an der
nierung, fithrt Antoine Defoort das Publikum auf eine
zugleich didaktische und amiisante Reise durch den
Dschungel des Urheberrechts. Am Beispiel dieser In-
szenierung widmet sich der Beitrag von Vera Nitsche
der kreativen Wissensproduktion und -vermittlung
auf der Biihne. "Ohne vierte Wand und das Publikum
direkt adressierend", prasentiert Antoine Defoort ein
"conférence-spectacle” (S. 160) und strukturiert dessen
Aufbau gemaf’ der strengen Gliederung einer franzo-
sischen Forschungsarbeit ("dissertation"). Nitsche
sieht in kiinstlerischer Forschung das Potential, "den
klassischen akademischen Wissenschaftsbegriff zu
hinterfragen" und "neue Sicht- und Vorgehensweisen
sowie andere Formen der Expertise" in einen "pranor-
mativen Raum" der wissenschaftlichen Forschung ein-
zubringen (S. 166). Géraldine Boesch untersucht die
eben beschriebene Inszenierung als "(laut)malerische
Bergwanderung" im Hinblick auf die detailreiche
Wortkulisse und onomatopoetischen Effekte zur
"Untermalung der expressiven Gestik und Mimik"
(S.169).
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Hanna Huber
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Zusammenfassend ware zu sagen, dass die vielseiti-
gen Beitrige des Sammelbands eine kurzweilige
Leseerfahrung bieten. Theoretische Uberlegungen
werden in praxisnahen Kiinstler*innengesprachen
diskutiert und mittels beispielhafter Auffiihrungsana-
lysen tiberpriift. Die Mehrheit der Beitrdge orientiert
sich an der titelgebenden Fragestellung Festivals als
Innovationsmotor?; andere wiederum sind weniger
stark in die inhaltliche Gesamtkomposition des Sam-
melbands eingeflochten, dies ist jedoch nicht weiter
storend. Wie schon der Buchtitel mit einem Fragezei-
chen endet, so gibt auch diese Publikation anstelle von
Antworten vielmehr Denkanstofe fiir eigene Uberle-
gungen und erdffnet neue Fragestellungen fiir die
Festivalforschung.
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