


Geschiitzte Leserin, geschdtzter Leser

Schwerpunktthema in der aktuellen figura-Ausgabe ist das Arbeitsmaterial Klang. Wie im Film
ist auch im Figurentheater das gezielt erzeugte Gerdusch, der Ton, die Musik kaum mehr weg-
zudenken. Nur in wenigen Inszenierungen wird bewusst auf musikalische Untermalung, natura-
listische Gerduschkulissen oder auf Rhythmisierung und Akzentuierung der Handlung durch
das Einspielen von Musikstiicken verzichtet.

Silvia Roos hat sich in ihrer Diplomarbeit im Rahmen ihrer Ausbildung an der Hochschule fiir
Musik und Theater Ziirich mit dem Thema «Musik im Theater» intensiv auseinandergesetzt.
Fiir figura hat sie ihre Erkenntnisse nun aktualisiert, ergdnzt und zu einem erkenntnisreichen
Kurztext zusammengefasst. In den Produktionen der Gruppierung theater konstellationen aus
Berlin und Ziirich spielt das «Material» Klang die Hauptrolle. In ihren letzten Arbeiten, alle-
samt Toninstallationen, wird das Publikum «gezwungen», sich den Tonen auszusetzen und sich
so deren Wirkung bewusst zu machen. Ulrike Barchet und Markus Joss stellen fiir figura ihre
Arbeiten im Grenzbereich zwischen Ausstellung und Theater / Performance vor.

Was Sie sonst noch in der aktuellen figura erwartet? Nun, nebst dem bewdhrten Mix von Thea-
terrezensionen und Festivalberichten finden Sie drei Kurzausblicke auf die kommenden Festivals
in Locarno, Basel und Neuchdtel sowie einen Bericht iiber die Puppenspielerin Anke Berger,
welche in Braunschweig (D) mit ihren Theaterprojekten unterprivilegierte Kinder wieder zum
Tanzen, Traumen und Hoffen bringt.

Cheres lectrices, chers lecteurs,

Ce numeéro de figura met l'accent sur le matériel sonore. Comme au cinéma, on ne peut plus
imaginer le thédtre de marionnettes sans bruitages bien ciblés, sans son et musique. En effet,
peu de spectacles renoncent a un accompagnement musical, a des bruitages naturels ou au
rythme et accents donnés a l'action par la diffusion de musique enregistrée.

Silvia Roos, dans son travail de diplome a la Haute Ecole de Musique et Thédtre de Zurich, ex-
pose clairement le theme «Musique au thédtre». Elle a mis a jour et complété ses connaissances
et les a résumé dans un texte intéressant. La matiere «son» joue le role principal dans les pro-
ductions de groupes telles theater konstellationen de Berlin et Zurich. Dans ses derniers travaux,
tous des installations sonores, le public est «contraint» a subir les sons et a se rendre compte de
leurs effets. Ulrike Barchet et Markus Joss présentent leurs travaux aux confins de l'exposition,
du théatre et de la performance.

Quoi de neuf dans ce dernier figura? En plus du mélange éprouvé de critiques de spectacles et
comptes rendus de festivals, vous trouverez trois apercus des festivals a venir a Locarno, Bale et
Neuchatel, ainsi qu'une communication sur la marionnettiste Anke Berger a Braunschweig
(D) et ses projets de thédtre, qui apportent de l'espoir a des enfants défavorisés et les font a nou-
veau danser et chanter.

Bonne lecture! Eveline Gfeller

Umschlag, Couverture: «Hdnsel und Gretel» Puppentheater Roosaroos
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Marionetten-Theater
Prag, Atelier Antonin Miinzberg ca. 1930. CHF 6500.-

Entziickendes Familientheater aus den Werkstadtten und
Ateliers Antonin Miinzbergs (1871-1954), einem Unterneh-
men, das von den Dreissigerjahren des 20. Jahrhunderts an
Kleintheater fiir den Familiengebrauch fertigte.

Enthaélt: 15 Original-Marionetten sowie eine Vielzahl von
Kulissenteilen in Pappe: einen Wald, das Innere einer Kirche,
ein Wohnzimmer ..., die lose in genagelte Holzschienen ge-
steckt werden und beliebig austauschbar sind. Nach dem Tod
von A. Miinzberg im Jahr 1954 wurden Atelier und Werk-
statt von seinem Sohn nicht mehr weitergefiihrt und alle
Formen fiir die Produktion der Marionetten zerstort. — Das
Theater (74 x 56 c¢m) ist auf einen Holzsockel montiert, mit
einem Vorhang versehen und elektrifiziert, was die Innenbe-
leuchtung der Bithne und der jeweiligen Szenerie erlaubt. —
Einige Teile des Theaterkorpus erneuert, alle Marionetten
jedoch in originalem Zustand. [2122]

Buch + Kunst + hommagerie Sabine Koitka, Basel
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Musik im Theater

Ermunterung zu Forschungsarbeiten tiber die Auswirkungen

von Musik im Theater (und anderswo).

Silvia Roos

Ubers Horen

Spielt man einem Goldfisch einen Walzer vor, wird
nichts passieren. Er kann zwar alle wesentlichen Fre-
quenzen wahrnehmen, aber er ist nicht fdhig, die Bezie-
hungen zwischen den Tonen zu entdecken. Deshalb wird
man nie einen Goldfisch im Walzertakt tanzen sehen, weil
es nicht die Tone eines Walzers, sondern die Beziechungen
zwischen diesen Tonen sind, die einen Korper tanzen las-
sen. So geschieht auch unsere Wahrnehmung von Musik
nur in dem Masse, wie wir Beziehungen und Muster ein-
zelner Tone zu entschliisseln wissen.

Unsere Ohren leiten Schallwellen durch den Gehorka-
nal auf das Trommelfell; dort werden sie in mechanische
Bewegungen tibertragen und gelangen iiber die Gehorkno-
chelchen zum Innenohr, in dem sich die Nervenzellen vom
Ohr befinden. Hier, mitten in unserem Kopf, erleben wir
Musik. Das Horen funktioniert also unmittelbar. Analog
empfinden wir die Schallwellen mit unserem Korper. Visu-
ell dagegen nehmen wir die Welt als Abbild, Spiegel auf
unserer Netzhaut wahr. Diese Reize werden von unserem
Gehirn ibersetzt und gewissermassen «digitalisiert» ge-
ordnet.

Horen ist die fritheste Form unserer Wahrnehmung der
Umwelt: Bereits ab der 18. Schwangerschaftswoche kann
der menschliche Embryo horen und reagiert auf akustische
Reize. Der miitterliche Herzschlag ist unsere erste «Musik-
erfahrung». Seine Frequenz sowie die unseres eigenen
Herzschlags bestimmen Zeitlebens, ob wir eine Musik als
neutral, beruhigend oder anregend empfinden, da sich un-
ser Korper unbewusst dem dusseren Rhythmus anzuglei-
chen versucht.

Auch menschliche Kommunikation findet zu einem
grossen Teil akustisch statt und beeinflusst dadurch unser
Gefiihlsleben. So wirkt sich Gehorlosigkeit viel starker auf
die soziale Entwicklung eines Kindes aus als Blindheit. Da-
zu kommt, dass man Tone nicht nur mit den Ohren, son-
dern als Schallwellen auch mit dem ganzen Korper wahr-
nimmt und somit in der Musik «badet». Alle diese Aspekte
fithren dazu, dass Musik die hintersten Ecken unserer See-
le erreicht — und dort auch einiges bewirken kann.

Musik ist und bleibt immer «abstrakt», man kann sie
nicht fassen. Kaum erklingt sie, ist sie schon vorbei — was
zuriickbleibt, ist Gefiihl.

Der Zuhorer muss bei jedem Zuhoren, ob bewusst oder
unbewusst, aktiv werden. Mit seiner emotionalen Kreati-
vitdt verbindet er Einzeltone zu Musik und Musik mit sei-
nem Leben.

Als sich die Musik vor Jahrhunderten von Ritualen, von
der Religion und dann vom Theater trennte, wurde der Be-
griff der «reinen Musik» geprdgt. Die klassische Musik
wurde zur Musik um ihrer selbst und der Schonheit willen.
Musik im Theater ist immer «unrein», heisst, ist zweckge-
bunden. Genauso wird Musik in der heutigen Kultur auch

im Alltag funktionell eingesetzt: die verkaufsfordernde
Musik im Warenhaus, die beruhigende, gliicklich ma-
chende Musik im Parkhaus oder das ewig laufende Radio,
das zu Hause keine Stille und somit auch keine Einsamkeit
aufkommen ldsst. Oder die mitreissende Musik, die den
Takt des Militdrmarsches schldgt, die Massen in die
Schlacht treibt, Turniibungen skandiert, Techno-Tanzer
bis zur Erschopfung antreibt...

Musik ist nicht einfach eine «Sprache». Denn Sprache
dient dazu, reale Inhalte zu vermitteln, was Musik selten
jemals tut. Statt dussere Ereignisse zu portratieren, insze-
niert Musik das Erleben in unserem Innern. Musik ist also
eine Ubermittlerin von Gefithlen und Empfindungen.

Zur Theatermusik

«Wenn es nichts zu sagen gibt, wenn dem Regisseur
keine Gerdusche einfallen und ein Engel durchs Zimmer
geht, dann muss die Musik einspringen.» (Rudolf Arn-
heim, Filmtheoretiker)

Die Bilder im Theater beschéaftigen vor allem das Den-
ken, denn Bilder sind konkret und im Theater relativ sta-
tisch. Musik spricht mehr unsere Emotionen an. Die Musik
sagt dem Zuschauer haufig, was er empfinden soll. Trau-
rigkeit, Freude und Liebe lassen sich einfacher und direkter
mit Musik darstellen als mit Bild und Szene. Musik kann
Emotionen «sichtbar» und erlebbar machen.

Unser Gehirn ist schnell einmal tiberfordert, wenn es
Bild und Ton gleichzeitig gleich intensiv wahrnehmen soll.
Deshalb nehmen wir Ton und Musik in Film und Theater
oft nur halbbewusst wahr. Beim normalen «Nur-Horen»
konnen wir uns entscheiden, wieweit wir uns von der Mu-
sik vereinnahmen lassen. Kombiniert mit dem Bild gelingt
uns das nicht mehr so einfach, sodass das Ohr schnell zum
direkten Empfanger provozierter Emotionen wird. Das
wissen auch die Filmemacher und Regisseure: Sie kleistern
mit Musik als Zaubermittel, wenn das Bild allein nicht
stark genug wirkt.

Meret Roos: Sforzato

Live-Musik im Theater

Im Theater nimmt die sichtbar gespielte Live-Musik ei-
ne Sonderstellung ein. Wie der Name schon sagt, haben wir
es hier mit «lebender» Musik zu tun, die im Stiick Platz
zum Atmen braucht. Live-Musik stellt haufig eine emotio-
nale Erzdhlebene dar, die gleichberechtigt neben der
sprachlichen, eher kognitiven Vermittlung der Geschichte
steht. Durch sichtbar gespielte Musik bekommt ein Thea-
terstlick hdufig einen stilisierten, rituellen Charakter.
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Unsichtbar gespielte oder Musik ab Tontrager hingegen
riickt in ihrer Wirkung eher in die Richtung von Filmmu-
sik und wirkt mehr im Verborgenen.

Meret Roos: Adagio

Musikalische Farben und Formen

Musik kann diinn oder dicht instrumentiert sein. Sie
kann pulsieren, schweben, stossen, schneiden. Mit ver-
schiedenen Intervallen und Tonarten lassen sich Stimmun-
gen und manchmal auch geografische Ortlichkeiten abbil-
den.

Vereinfacht lasst sich sagen, dass die Melodik einer Mu-
sik die Vertikale einer Szene betont, also in die Tiefe geht
oder sich in ungeahnte Hohen aufschwingt, also mehr die
Befindlichkeit in einer Szene auslotet. So hangt manchmal
der Himmel voller Geigen. Die Rhythmik hingegen betont
eher die Horizontale, unterstreicht ein Streben, eine Ent-
wicklung oder Aktion.

Um das Publikum ndher an das Theatergeschehen zu
binden, lasst sich auch mit Themen oder Motiven arbeiten.
Ein musikalisches Thema ist eine wiedererkennbare Melo-
die oder ein Rhythmus. Ein Motiv ist kiirzer, kann auch
nur aus einer Akkordfolge oder Einzeltonen bestehen. Ein
Thema oder Motiv kann an eine bestimmte Figur, einen
Ort, einen Gegenstand oder eine Stimmungslage gekoppelt
sein oder aber ungebunden durchs Stiick mdandern. Ein
Leitmotiv fordert durch den Wiedererkennungseffekt die
emotionale Bindung des Publikums zum theatralen Vor-
gang oder einer Figur (Tra — Tra — Trallalla — de Chaschper-
liisch wieder do...). Beim Musikstiick «Peter und der Wolf»
hat jede Figur ihr eigenes Thema. Ein weiteres sehr be-
kanntes Beispiel aus der Filmwelt ist das vielfach variierte
Harry-Lime-Thema aus «The third mann».

Musikdramaturgische Grundkonzepte

«Wenn von einem Hund gesprochen wird, bellt es im
Orchester, wird von einem Vogel gesprochen, zwitschert es
im Orchester, wenn vom Tod gesprochen wird, werden die
Posaunen bemiiht, in der Liebe gibt es die hohen Geigen in
E-Dur, und beim Triumph setzt das Schlagwerk auch noch
mit ein. Das ist unertraglich.» (Hanns Eisler)

Der Musik kann durchaus mehr Autonomie zugestan-
den werden, als dies normalerweise iiblich ist. So kann ein
Dialog zwischen Musik, Bild und Handlung entstehen, wel-
cher Raume schafft fiir die Phantasie der Zuschauer. Musik
tiberhoht und entwirklicht einen szenischen Vorgang. Pup-
pen in ihrer Kiinstlichkeit tun das auch. Deshalb gehen
Figurentheater und Musik auch so gut zusammen: Sie
schaffen auf eine dhnliche Weise eine neue Wirklichkeit.

Ein erstes Mal, bei welchem ich bewusst wahrnahm,
dass man Musik in Film und Theater ganz unabhédngig
voneinander fithren kann, war in einem Film von Luc Bes-
son: Eine Gruppe bis zu den Zahnen bewaffneter Manner
fuhr mit dem Lift in ein oberes Stockwerk, um dort eine
eigentliche Hinrichtung, ein Massaker, anzurichten. Bes-
son verwendete einige Zeit und Mihe darauf, diese Ma-
cho-Welt mit ihren eigenen, tiberaus harten Regeln aufzu-
bauen. Die dargestellte Liftfahrt der Manner hatte etwas
sehr Heroisches. Aber im Lift lief irgendeine absolut unsag-
lich seichte Gute-Laune-Musik. Und die Fahrt dauerte und
dauerte... Mit diesem Kunstgriff entlarvte der Regisseur
gleich zwei Welten: Einerseits brach die kiinstlich aufge-
baute Gewalt-Asthetik zusammen wie ein Kartenhaus,
wurde vollig absurd; andererseits wurde auch die Welt, fiir
die diese Musik stand, vollig unglaubwiirdig, Normalitat
und «Happyness» wurden zur reinen Behauptung.

Grundsétzlich kénnen vier musikdramaturgische Zu-
griffe unterschieden werden:

Diese vier Grundkonzepte konnen in der Praxis kombi-
niert oder auch gemischt werden. Sie konnen stilbildend
fiir ein ganzes Stiick oder auch zur Losung szenenspezi-
fischer Probleme eingesetzt werden. Wichtig ist, ein Be-
wusstsein zu entwickeln und sich forschend neuen Kom-
binationen zu stellen.

Die gidngigste Beziehung zwischen Musik und Szene ist
die illustrierend wirkende Musik. Das bedeutet: Die Musik
geht mit der Geschichte mit, verdoppelt sozusagen das Bild
auf der akustischen Ebene. Illustrierende Musik ldsst eine
Atmosphare entstehen, in der der Zuschauer richtiggehend
baden kann. Sie erzeugt einen Sog, verstarkt Handlung
und Stimmung. Konkret heisst das: Ist die Figur traurig,
wird traurige Musik zur Verstirkung des Gefiihls einge-
setzt. Wird die Figur bedroht, lassen dunkle, diistere Téne
die Angst noch mehr wachsen.

Durch die Verstarkung, Verdoppelung, durch die Mu-
sik bekommt die Szene einen Drive, der nach Auflésung
drangt. Besonders deutlich wird dies in Action-Filmen, wo
Tempo und Rasanz von Bild und Ton synchron immer
mehr gesteigert werden, bis man angespannt, Fingernagel
kauend und Atem anhaltend mitfiebert.

Die konsequenteste Art, mit der Handlung zu spielen,
ist das sogenannte «Mickey-mousing». In einem Cartoon
wird eine Aktion oder Bewegung der Figur musikalisch
nachgezeichnet, bis hin zum Paukenschlag, wenn die Fi-
gur wieder einmal mit dem Kopf in die Wand lauft. Gerade
im Figurentheater gibt es da witzige Moglichkeiten; die
Grenzen zum choreogratfierten Tanz sind dabei fliessend.

Ilustrierende Musik als einzigen musikdramatur-
gischen Zugang zu einem Stiick birgt aber auch Gefahren.
Das akustische, einfache Abbilden dessen, was der Zu-
schauer ohnehin schon auf der Biihne sieht, kann lang-
weilig werden, oder auch unfreiwillig komisch sein. (Un-
ertraglich bei schlechten Dokumentarfilmen, bei denen
uns die Musik, fiinffach unterstrichen mit hohen Geigen
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und tremolierenden Balalaikas, aufdrangt, wie wunder-
schon jetzt dieser Baikalsee ausschaue.) Eine andere Ge-
fahr besteht darin, dass der Zuschauer nicht mehr genug
Raum hat, eigene Gefiihle und Bilder entstehen zu lassen,
da er von der Breitseite Bild/Ton erschlagen wird und so
innerlich auf Distanz geht.

Vor allem im Kindertheater ist zu bedenken, dass eine
bedrohliche Situation, zusdtzlich untermalt mit bedroh-
licher Musik, dem zuschauenden Kind die Luft raubt, ein
emphatisches Mitgehen verhindert und je nach Tempera-
ment zu Storaktionen seitens der Kinder fiihren kann, um
die Spannung auf ein ertrdagliches Mass zu reduzieren.

Einen ganz anderen Zugang stellt die kontrapunktisch
wirkende Musik dar. Eine solchermassen eingesetzte Mu-
sik stellt dem Bild, einer Szene, einen eigenen Standpunkt
entgegen. Das vorher erwdhnte Beispiel des Films von Luc
Besson zeigt einen solchen Zugang zur Musik. Die Musik
wird zum Gegenspieler der Handlung. Das kann konkret
heissen: Einer schnellen, wilden Verfolgungsjagd stellt
man eine betont langsame, schwerfallige Orchestermusik
entgegen. Dadurch wird das schnelle Objekt auf der Bithne
vollig losgelost, leichter und schneller wirken. Oder aber
man verlangsamt die Bewegung der Figuren in Zeitlupe
und setzt kontrapunktisch dazu eine nervose Verfolgungs-
musik ein. Ein Verfremdungseffekt entsteht.

Es gibt zahllose Moglichkeiten. Immer aber muss Mu-
sik, die gegen die Handlung spielt, sehr bewusst eingesetzt
und ihre Wirkung muss erforscht und tiberpriift werden.
Die Gesamtaussage ist sehr viel schwieriger abzuschatzen
als bei der illustrierenden Musik. Man muss sich auch der
Wirkung auf das Publikum bewusst sein: Man kann die
Zuschauer absichtlich aus ihrer eingelullten Stimmung
kippen, einer Szene etwas Absurdes, aber auch Ironisches
geben. Dadurch, dass dem Publikum nicht iiber die Musik
die Gefiihlsstimmung vorgeschrieben wird, entsteht ein
offener Raum, in dem es dem Zuschauer moglich wird,
seinen eigenen Standpunkt zum Geschehen zu finden. Das
haben auch die Filmemacher entdeckt: In Hollywoodpro-
duktionen wird beispielsweise zu Schlacht- und Gemet-
zelszenen (z. Bsp. in «Gladiator», «Herr der Ringe» usw.)
kontrapunktische Musik eingesetzt, indem ein langsames,
fast sakrales Orchesterthema lauft.

Eine weitere Moglichkeit entsteht, wenn es sich um
erweiternde Musik handelt. Dieses Grundkonzept, bei dem
die Musik den Subtext der Szene oder einer Figur spielt,
bedeutet, ein Bild mit Musik einzufarben, eine emotionale
Erweiterung einzufiigen. Haufig finden musikalische
Subtexte nicht zeitgleich mit der Handlungsebene statt:
Unheimliche Musik kann zu einem noch harmlosen Bild
das kommende Desaster ankiinden. Die Musik weiss dann
mehr als die Figuren — und manchmal sogar mehr als der
Spieler. Mit dem musikalischem Subtext ldsst sich auch
zeigen, was eine Figur eigentlich denkt, oder man kann
einen verborgenen Aspekt einer Figur ans Licht bringen.

Erscheint z.Bsp. auf der Biihne die neutrale Figur eines
Maddchens, das tiber den Spieltisch lauft, kann eine froh-
liche Musik das Bild eines Kindes auf dem Weg zum Spiel-
platz hervorrufen. Dieselbe Szene, aber mit diisterer Musik
unterlegt, suggeriert dem Zuschauer, dass das Kind in Ge-
fahr schwebt oder aber, dass von ihm selbst Gefahr aus-
geht.

Aus dem musikalischem Subtext lassen sich auch Zeit-
und Ortsangaben ablesen. Mit entsprechender Musik ent-
schwebt die Handlung in den Orient, oder vielleicht auch
in die Vergangenheit. Gerne wird dazu auch sogenannte
Source-Musik eingesetzt: Ein Radio oder eine andere
Klangquelle auf der Biihne suggerieren einen realen Bezug
zur erzdahlten Zeit oder dem behaupteten Ort.

Das am seltensten angewandte Prinzip ist das der unab-
hdangigen Musik. Dazu ein Beispiel aus dem Tanz: Merce
Cunningham, der grosse Choreograf, tibte mit seiner Tanz-
truppe eine Choreografie ein. John Cage komponierte zum
selben Thema vollig unabhédngig eine Musik. Musik und
Tanz kamen erst auf der Biihne zusammen. Das Resultat
war unglaublich interessant, wie in diesem Nebeneinander
immer wieder tiberraschende Bezugspunkte auftauchten
und wie in mir als Zuschauerin in diesem grossen, freien
Raum zwischen der Musik und dem Tanz Bilder und Ge-
schichten entstanden.

Einen dhnlichen Weg sind auch Tristans Kompagnons
in ihrem Stiick «Zwerge — eine frankische Passion» gegan-
gen, indem sie einer verkiimmerten Zwergenwelt roman-
tische Kunstlieder gegeniiberstellten. Zusatzlich wurden
die Spielsequenzen und die Musik zeitlich voneinander
abgesetzt. Der Zuschauer, der Mensch, stand irgendwo
zwischen diesen zwei Welten, mal naher bei den allzu-
menschlichen Querelen und Sehnsilichten der Zwerge,
dann wieder ndher bei den verkladrten, abgehobenen Klan-
gen der Sdangerin.

Ausklang

Schlussfolgerung: Richtig oder falsch gibt es eigentlich
nichtim Einsatz von Musik im Theater. Im Prinzip ist alles
machbar, es hdangt nur von der Aussage ab, die man ma-
chen will. Es ist bestimmt immer richtig, an dieses Thema
zuerst einmal mit Intuition und Gefiihl heranzugehen,
dann aber wie ein Forschender zu tiberpriifen und auszu-
probieren, was vielleicht auch noch moglich ware... Ein
Stiick kann nur gewinnen, wenn sich die Musikwahl nicht
nur aus dem Bauch heraus, sondern auch logisch begriin-
den und begreifen ldsst. Viel lernen lasst sich auch aus dem
bewussten Hinhoren zur Musik beim Anschauen von Fil-
men — was gar nicht so einfach ist, ohne immer wieder zur
Bildebene abzudriften; und womit die subversive Wirkung
von Musik wieder einmal mehr bewiesen ware...

Literaturliste:

-Puck Ausgabe Nr. 6, 2002: Musik in Bewegung.

-Das andere Theater Nr. 2, 2001: Thema Musik und Figur.
-Robert Jourdain: Das wohltemperierte Gehirn.

-Andreas Weidinger: Filmmusik — UVK Verlagsgesellschaft 2006.
-Matthias Keller: Stars and Sounds — Bdrenreiter-Verlag 2005.

Silvia Roos

Seit 10 Jahren unterwegs mit dem Puppentheater Roosaroos;
Absolventin NDK Figurenspiel HMT Ziirich; Musiklehrerin;
bald Puppenspieltherapeutin.

Erarbeitet zusammen mit Stefan Roos Musik fiir die eigene
Biithne sowie als Auftragsarbeit fiir fremde Biihnen.

Der Artikel basiert teilweise auf der Abschlussarbeit NDK
Figurenspiel: «Foxtrott und Kontrapunkt».

Nahere Infos mit Horbeispielen: www.roosaroos.ch
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Puppentheater Roosaroos:Hédnsel und Gretel

La musique
au thedtre

Encourager des recherches sur les effets de la

musique au théatre (et ailleurs).
Silvia Roos

Entendre

Rien n’arrive quand on joue une valse pour un poisson
rouge. Il peut percevoir toutes les fréquences essentielles,
mais il est incapable de découvrir des liens entre les sons.
On ne verra donc jamais un poisson rouge danser la valse,
car ce ne sont pas les sons de la valse mais les liens entre les
sons qui font danser un corps. Notre perception de la musi-
que se fait donc uniquement parce que nous savons décoder
les séquences et les liens entre des sons isolés.

Nos oreilles permettent aux ondes sonores de passer a
travers le canal auditif vers le tympan, ou ils sont transfor-
més en mouvements mécaniques et arrivent par les osselets
auditifs a l'oreille interne, lieu des cellules nerveuses de
l'audition. La musique vit ici, au centre de notre téte. L'audi-
tion est donc immédiate. De la méme facon, nous ressen-
tons les ondes sonores dans tout le corps. La vision par
contre envoie une image du monde sur notre rétine. Les
stimulations sont traduites par le cerveau et d'une certaine
maniere «digitalisés» et mises en ordre.

L’audition est pour nous la perception de notre environ-
nement la plus précoce. Dés la 18e semaine de la grossesse,
I'embryon humain entend et réagit aux stimulants acousti-
ques. Le battement du coeur de la mere est notre premiere
expérience musicale. Cette fréquence, ainsi que la notre,

déterminent pendant toute notre vie comment nous res-
sentons une musique: neutre, apaisante ou stimulante. Car
notre corps tente de s’aligner inconsciemment au rythme
extérieur.

La communication humaine passe également par
l'acoustique et influence pour cette raison notre vie affec-
tive. C’est pourquoi, la surdité a une influence sur le déve-
loppement social d'un enfant plus grande que la cécité. De
plus, on ne ressent les sons pas uniquement par les oreilles,
mais également en ondes sonores par tout le corps. On «bai-
gne» dans la musique. Tous ces aspects finissent par faire
pénétrer la musique jusqu’au tréfonds de notre dme ou elle
provoque ses effets.

La musique reste abstraite, on ne peut pas la saisir. A
peine résonne-t-elle qu’elle disparait. L'émotion seule res-
te.

Chaque auditeur doit devenir actif, qu’il écoute
consciemment ou inconsciemment. Sa créativité émotion-
nelle joint les différents sons pour en faire de la musique et
cette musique le connecte a sa vie.

1l y a des siecles, quand la musique se séparait des rituels
et de la religion et, par la suite, du théatre, le terme de «mu-
sique pure» a été inventé. La musique classique est devenue
musique pour elle-méme et pour la beauté. La musique au
théatre est toujours impure, c’est a dire fonctionnelle. De
nos jours, la musique dans notre culture est utilitaire: mu-
sique pour la promotion des ventes dans les grands maga-
sins, musique apaisante qui rend heureux dans les parkings
couverts ou la radio toujours enclenchée pour éviter le si-
lence dans la maison, corollaire de solitude. Ou la musique
entrainante des marches militaires qui propulse les masses
dans la bataille, scande les exercices de gymnastique, fait
bouger les danseurs techno jusqu’a I'épuisement...

La musique n’est pas simplement un langage. La langue
sert a transmettre des contenus réels, ce que la musique ne
fait que rarement. Au lieu de représenter des événements
extérieurs, la musique met en scéne notre vie intérieure. La
musique est donc un transmetteur de sentiments et d’émo-
tions.

La musique de théatre

«Quand il n'y a rien a dire, quand le metteur en scéne
n’a aucune idée de bruitage et qu'un ange traverse la cham-
bre, la musique s'impose.» (Rudolf Arnheim, théorie du
cinéma)

Au théatre, les images sollicitent surtout la pensée, car
elles sont concretes et relativement statiques. La musique
s’adresse davantage a nos émotions, souvent elle suggere au
spectateur ce qu'il devrait ressentir. La tristesse, la joie et
l'amour sont plus faciles a représenter avec de la musique
qu’avec des images mises en scéne. La musique peut rendre
les émotions «visibles» et perceptibles. Notre cerveau est
vite dépassé quand il doit ressentir I'image et le son au mé-
me niveau d’intensité. C’est pourquoi, la musique de film
n’est souvent percu qu’en partie. Habituellement, en «écou-
tant seulement», nous pouvons décider a quel point nous
voulons nous laisser entrainer par la musique. Nous ne
réussissons plus aussi facilement quand elle se trouve en
combinaison avec des images et l'oreille devient récepteur
direct des émotions provoquées par la musique. Les cinéas-
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tes et metteurs en scéne le savent et utilisent souvent la
musique pour pallier au manque d’impact des images.

Musique en direct au théatre

La musique jouée en direct, «live», occupe une place
spéciale. Son nom l'indique, il s’agit de musique vivante,
qui a besoin de respirer. La musique live représente souvent
un niveau de narration d’'une importance égale a la com-
munication cognitive et verbale de I'histoire. La musique
donne un caractere stylisé et rituel a un spectacle. Par
contre, avec ses effets cachés, la musique jouée hors de la
vue ou enregistrée ressemble plus a la musique de film.

Formes et couleurs musicales

La musique peut se transmettre par une instrumenta-
tion dense ou discrete, elle peut pulser, planer, pousser,
couper. On peut illustrer des ambiances et parfois égale-
ment des lieux géographiques par des intervalles et des to-
nalités.

En simplifiant, on peut dire que les mélodies accentuent
la verticalité d'une scéne, elles I'approfondissent ou I'ame-
nent a des hauteurs insoupgonnées; elles explorent I'état
du moment. Le rythme accentue I’horizontale, souligne
une quéte, un développement, une action.

Pour plus impliquer le public dans les événement sur
scéne on peut travailler avec des motifs ou des themes, des
mélodies ou un rythme reconnaissable. Le motif est plus
court et peut consister uniquement dans une série d’ac-
cords ou de notes isolées. On peut lier un motif ou une
mélodie a un personnage, un lieu, un objet ou une am-
biance ou le faire traverser le spectacle au hasard. Un motif
indicateur renforce le lien émotionnel au personnage ou a
l'action dramatique par un effet de reconnaissance (la ri-
tournelle traditionnelle tra-la-la, dr Chasperli isch wieder
da). Dans «Pierre et le loup», chaque personnage a son pro-
pre théme. Un autre exemple tiré du cinéma est le theme de
Harry Lime dans «Le troisieme hommen».

»
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Meret Roos: Andante - _.' .

Concepts de base de la dramaturgie musicale

«Quand on parle d'un chien, l'orchestre aboie, on parle
d’un oiseau, l'orchestre pépie, on parle de la mort, on fait
jouer les trombones, pour I'amour, on sollicite les violons
haut perchés en mi Majeur et pour le triomphe on fait ré-
sonner les percussions. C’est insupportable.» (Hanns Eis-
ler)

On pourrait tout a fait concéder plus d’autonomie a la
musique. Le dialogue entre la musique, I'image et l'action
peut s’installer en créant des espaces pour I'imagination du

public. La musique sublime et développe une intervention
sur scene. L'artifice des marionnettes en fait de méme. C’est
pourquoi la musique et les marionnettes se completent si
bien, car elles créent une nouvelle réalité par la méme dé-
marche.

Dans un film de Luc Besson, j’ai pris conscience pour la
premiere fois qu’il est possible de dissocier la musique et
l'action. Un groupe d’hommes, armés jusquaux dents,
monte en ascenseur au dernier étage pour y perpétrer un
véritable massacre. Besson s’applique a construire ce monde
machiste aux regles extrémement dures. Cette montée a un
aspect héroique, mais une musique faussement joyeuse,
incroyablement insipide, arrose la scéne, qui dure une éter-
nité. Avec cette astuce, le metteur en scene démasque deux
mondes a la fois. L'absurdité de l'esthétique de la violence
crée artificiellement tombe comme un chateau de cartes.
Le monde représenté par la musique perd toute crédibilité;
la normalité et le «bonheur» ne sont plus qu’affirmation
vaine.

On peut distinguer quatre approches:

Dans la pratique, on peut combiner ou mélanger ces
quatre approches. Elles peuvent donner le style de la piece
ou s’utiliser pour résoudre des problemes de mise en scene.
Il est important d’en étre conscient et d’examiner toutes les
nouvelles combinaisons.

Lillustration est la relation la plus courante entre action
et musique qui accompagne 'histoire et dédouble 1'image
au niveau acoustique. La musique illustrative crée une at-
mosphere dans laquelle le spectateur peut véritablement
s‘immerger. Elle produit une aspiration, renforce 'action et
l'ambiance. Si une marionnette est triste, une musique mé-
lancolique accentue ce sentiment, si elle est menacée, des
sonorités sombres font encore croitre I'angoisse.

Renforcée ou doublée par la musique, la scéne atteint
une telle tension, qu'une solution s’impose. Cette situation
caractérise les films d’action ou le rythme et 1'urgence de
I'image et du son monte a tel point que le spectateur en
rongeant ses ongles, rejoint cette fievre, le souffle coupé.

La maniere la plus conséquente de jouer avec l'action
est le «mickey-mousing». Dans les dessins animés, le mou-
vement ou l'action d’un personnage est souligné par le son,
en allant jusqu’au coup sur la grosse caisse quand le per-
sonnage tape la téte contre un mur. Au théatre de marion-
nettes, de telles occasions droles se présentent souvent; la
limite entre théatre et danse chorégraphiée est mouvante.
Mais c’est dangereux d’utiliser la musique illustrative com-
me seul moyen de présence musicale dans un spectacle.
Une simple illustration acoustique de ce que le spectateur
Voit sur scéne peut ennuyer ou prendre un aspect comique
involontaire. (Insupportable dans les films documentaires
ol la musique souligne cing fois la beauté du lac Baikal par
des violons grincants et des trémolos de balalaika). Un dan-
ger guette. Le spectateur n‘a plus assez d’espace pour ses
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propres émotions et images, puis qu’il est assommé par la
bordée d’images et de sons et qu'il prend intérieurement
ses distances. Il faut rappeler qu’au théatre pour les enfants
une situation menacgante peut couper le souffle au petit
spectateur et I'empécher d'y participer avec empathie. Se-
lon son tempérament, I'enfant risque de perturber le spec-
tacle pour réduire sa tension a un degré supportable.

Une tout autre situation est créée par la musique en
contrepoint. Utilisée de cette fagon, la musique oppose sa
propre vie a I'image. L'exemple du film de L. Besson men-
tionné ci-dessus montre un tel cas. La musique devient
antagoniste de 'action: soit on oppose une musique d’or-
chestre lente et lourdaude a une poursuite rapide et dé-
chainée. L'objet rapide sur scéne se détache alors et parait
encore plus léger et véloce. Soit on freine les mouvements,
jusqu’au ralenti, en y opposant en contrepoint une musi-
que de poursuite nerveuse, ce qui produit un effet d’alié-
nation. D’innombrables possibilités existent, mais il faut
utiliser sciemment la musique contre l'action et en explo-
rer puis vérifier les effets. Il est beaucoup plus difficile
d’estimer I'ensemble du résultat que lors de I'emploi de la
musique illustrative. Il faut tenir compte de l'effet sur le
public: on peut catapulter le spectateur a dessein hors de
son humeur endormie, donner un c6té absurde ou ironi-
que a une scéne. Un espace s‘ouvre pour le spectateur,
puisque 1'état d’ame n’est pas imposé par la musique. Il
peut alors prendre position face aux événements. Les ci-
néastes ont également découvert cet effet: les productions
de Hollywood utilisent la musique en contrepoint: un
theme de musique sacrée est joué par un orchestre pendant
des scenes de bataille et de carnage (p.ex. dans Gladiator et
Le Seigneur des anneaux).

Tout est encore différent s’il s’agit de musique qui am-
plifie l'action. La musique joue le sous-texte d"une sceéne ou
dun personnage; elle donne une couleur et augmente
I’émotion. Souvent, elle n’est pas simultanée a I'action. Une
musique inquiétante peut annoncer un désastre dans une
situation encore anodine. La musique semble en connaitre
plus que les personnages et parfois plus que les marionnet-
tistes, Le sous-texte musical peut montrer également ce
que la marionnette pense ou elle peut dévoiler un aspect
caché. On voit une petite fille d’aspect neutre passer sur
scene. Une musique gaie évoque I'image d'un enfant qui se
rend a la place de jeu, mais la méme sceéne, accompagnée
d’'une musique sombre, suggere au spectateur que 'enfant
est en danger ou qu'il est lui-méme une source de danger.

Le sous-texte musical indique également le temps et le
lieu. Il peut nous emporter en Orient ou dans le passé. On
utilise alors volontiers la musique qui provient d’'une sour-
ce sonore - radio ou autre moyen producteur de son — pour
suggérer un lieu ou un rapport réel au temps évoqué.

La musique «indépendante» est utilisée le moins sou-
vent. Un exemple tiré de la danse le montre. Le grand cho-
régraphe Merce Cunningham enseigne une chorégraphie
a ses danseurs. John Cage compose une musique sur le
méme théme, mais en toute indépendance. La musique et
la danse se rejoignent uniquement sur la scene et le résul-
tat est extrémement intéressant. Dans ce jeu de l'un a c6té
de l'autre, des points de rencontre surprenants continuent
a émerger et en moi, spectatrice, des images et des histoires

ont pu naitre dans un espace immense entre la musique et
la danse.

Les Tristans Kompagnons dans leur spectacle «Zwerge
—eine frankische Passion» (Nains — une passion en Franco-
nie) ont suivi un chemin semblable avec leur confrontation
du monde rabougri des nains a des Lieder romantiques. De
plus, ils avaient décalé le jeu et le chant dans le temps. Le
spectateur se positionnait quelque part entre ces deux
mondes, parfois plus pres des intrigues et de la nostalgie des
nains, parfois plus pres des sons sublimes et radieux émis
par la cantatrice.

Conclusion

Rien n’est juste ou faux dans l'utilisation de la musique
au théatre. En principe, tout est possible, mais il faut savoir
ce qu’on veut exprimer. C’est toujours bien d’approcher ce
théme par l'intuition et le sentiment. Mais il faut ensuite
agir en chercheur, évaluer et essayer encore d’autres possi-
bilités... Un spectacle ne peut que gagner si le choix de la
musique n‘a pas été dicté uniquement par les tripes, mais
également fondé sur une logique. Quand on regarde un
film, on peut beaucoup apprendre en écoutant attentive-
ment la musique, ce qui n’est pas facile. On se laisse tou-
jours dévier vers I'image, preuve une fois de plus de l'effet
subversif de la musique...

QEuvres consultés voir texte allemand.

Silvia Roos

En route depuis 10 ans avec le Puppentheater Roosaroos,
diplomée du NDK Figurenspiel HMT Zurich (cours de formation
continue), professeure de musique, bientot thérapeute par la
marionnette.

Collaboration avec Stefan Roos, musique pour Roosaroos et pour

d’autres compagnies.

L’article est tiré en partie du travail de diplome NDK «Foxtrott
und Kontrapunkt».

Informations complémentaires avec exemples a écouter
sur www.roosaroos.ch

Der gestiefelte Kater
Le chat botté
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Wer Ohren hat zu
horen.

Vom Konstruieren
der Wirklichkeit
zwischen den
Ohren.

Die Toninstallationen, die theater konstellationen in den
letzten Jahren mit verschiedenen Koproduktionspartnern
realisiert hat, haben gemeinsam, daf3 der Horer «gezwungen»
wird, sich in ihnen aufzuhalten, sich den Tonen auszusetzen.
Es sind Arbeiten im Grenzbereich zwischen Ausstellung und
Theater/Performance, die die Besucher auf unaufdringliche
Art zum Mitmachen verfiihren.

Ulrike Barchet & Markus Joss

Es gibt Satze aus unserer ersten kollektiven Arbeit mit Tonaufnahmen, die
ich wahrscheinlich mein Leben lang im Ohr behalten werde. Eine tiber achtzig-
jahrige Frau aus Mittenwald in Oberbayern, die wir interviewt hatten fiir «AL-
PINARIUM_1», erklart uns die Bergkulisse, die wir beim Blick aus ihrem
Wohnzimmerfenster bewundern konnen und in deren Schutz und Schatten
sich ihr Leben abgespielt hat. Sie nennt uns jeden einzelnen Gipfel beim Namen,
erklart uns, um was fiir einen Berg es sich handelt. — Alle hat sie sie bestiegen,
immer und immer wieder.

Und jetzt kommt der Satz: «Und das hier ist der Worner. Der Worner ist ein
schwieriger Berg, weil er so brockelt.»

Und in der Art, wie sie «brockelt» ausspricht, sehe ich Gerollhalden vor mir.
Jeder Tritt beinhaltet die Gefahr des Abstiirzens, Felsbrocken gehen nieder,
donnern zu Tal, mir stockt fiir einen Moment der Atem, wenn ich mir die Lage
des Bergsteigers vorstelle, wie er fern der topografischen und zivilisatorischen
Sicherheiten des Talbodens sich womdglich allein oder mit nur wenigen Beglei-
tern schweigsam am Rand des Todes vorwarts bewegt, tiber sich Geschrei von
Dohlen. Und da spiire ich sie, die unglaubliche Kraft der Natur. Ja. Und das alles
nur, weil jemand «brockelt» sagte!

Ich habe diesen Satz viele Male gehort, in immer derselben Weise ausgespro-
chen, ihm gelauscht. Ich habe versucht, mich sinnlich von ihm mitnehmen zu
lassen in seine Bedeutungstiefen. Oder auch, mich von ihm zu distanzieren. —
Kurz, ich habe gespielt. Aber mit authentischem Material spielt man doch nicht!
— Oder doch?

«Weil er so brockelt.» — Eine alte Frau spricht tiber einen Berg, sie spricht
iiber ihre Lebenserinnerungen.

Flir kxALPINARIUM_1/2/3», dasin den Jahren 2004/05
entstand, bewegten wir uns im Alpenraum. Wir sammel-
ten Stimmen, Gerdusche, Atmosphdren, Musik. Erkenn-
bares und Ratselhaftes. Unser Anliegen war es, Geschichten
zu erzdhlen von Frauen aus dem Alpenraum. Geschichten
vom Weggehen und Bleiben, von Arbeitsmigration und
Heimatgefiihlen. Wir fiihrten also eine Vielzahl von Inter-
views. Oder wir fanden Menschen, die loszogen und Inter-
views fiir uns fiihrten: Freunde von Freunden — und jeder
wollte seine Grossmutter erzdahlen lassen! — Es scheint dieses
Bediirfnis zu geben. Und es weist auf eine Leerstelle. Eine
Enkelin sagte: «Da musstet IThr erst kommen, dass ich mei-
ne Grossmutter auffordere, aus ihrem Leben zu erzdhlen.»

Aus dem Leben erzdahlen und Zuhoren ist ein o6ffent-
licher Akt. Und es ist der Ort der Liige! Der Liige, die so
wunderbar das Widerspriichliche in der grossen Lebenser-
zahlung heil macht. Es ist der Ort der Mythen.

Im Umgang mit diesen authentischen Stimmen began-
nen wir zu spielen. Wir konstruierten unseren eigenen
Mythos vom Alpenraum. Brachen ihn mit Distanz und
setzten ihn neu zusammen. Die authentischen Stimmen
waren in der Konstruktion unserer Wirklichkeit aufgegan-
gen.

Bei «ALPINARIUM_3» verbringen 30 Besucher ge-
meinsam eine Nacht in einem grofRen Schlafsaal. Jedem
wird ein Bett zugewiesen. Und nun beginnt die Reise. Zwi-
schen Schlaf und Wachen taucht der Besucher ein in Le-
bensgeschichten und Kldnge aus den Alpen.

Jederlauscht, schlaft, schnarcht, liest, walzt sich, traumt
auf seine Art. Die diversen Schallquellen sind im Kopfkis-
sen und im Raum verteilt. Am frithen Morgen weckt ein
Alphornspieler die Schlafenden, alle frithstiicken zusam-
men und jetzt, jetzt kommts: Erst zogerlich, dann aber
machtig, das groBe Erinnern und Erzdhlen! Menschen,
einander eben noch unbekannt, geeint durch eine gemein-
same Nacht, teilen ihr Erleben, teilen sich mit und tauschen
sich aus. Jeder will, muss erzdhlen. Das Bediirfnis sich mit-
zuteilen ist geweckt. Und obwohl jeder das Gleiche horte,
setzt er es zu einer neuen Geschichte zusammen. Zu sei-
ner.

«Can_you_hear_me?», entstanden 2006, war eine Auf-
tragsarbeit des Figura Theaterfestivals fiir den Stadtturm
von Baden/CH. Zentral in der Altstadt gelegen, diente er bis
in die 80er-Jahre des vergangenen Jahrhunderts als Unter-
suchungsgefdngnis. Die Verhéltnisse innen stammen noch
aus der Zeit des Getangnisbetriebs. Zwolf Zellen, als waren
sie vor Kurzem erst leer geraumt worden, standen uns fiir

Alpinarium Fribourg. Foto: Leiyla Rabih
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Can_you_hear_me?

diese Arbeit zur Verfiigung. Wir beschrankten die Besu-
cherzahl auf zwolf Personen. Die Moglichkeit, miteinander
zu kommunizieren, wurde sukzessive abgebaut. Zu Beginn
war es noch moglich, dass jeder mit jedem spricht. Uber die
Zellen hinaus waren die Besucher tiber Mikrofone und
Kopfhorer miteinander verbunden. Dann wurden die Lei-
tungen gekappt. Jeder war mit sich allein und mit einer
Tonkulisse, die es nur einmal gab, nur fiir ihn. Zwolf indi-
viduelle Klangraume. Auch jetzt war Kommunikation
noch moglich, mit anderen Zellen oder der Aussenwelt.
Durch Lichtsignale, Morseklopfen, Trichter und Schlauche,
Zettel an Schnur, Spiegel, Seifenblasen. Wem das nicht
moglich war, dem blieb nur das Horchen: Der Moment, wo
die Gerdusche und Kldnge sich zu Geschichten und Phan-
tasien verdichten. Und manchmal war da einfach nur die
Stille. Nach 30 Minuten 6ffneten sich die Zellen. Doch be-
vor wir die Besucher entliessen, fiihrten wir die zwolf noch
einmal zusammen. Auch hier gab es dieses Bediirfnis, sich
auszutauschen.

«In Grossmutters Haus», entstanden 2005, spielte in
einer Blackbox. Hier wurde eine kleine Besuchergruppe
mit einer Geschichte, Gerduschen und animierten Objekten
in eine andere Welt entfiihrt. Die «Macher» traten dabei zu
keinem Zeitpunkt in Erscheinung. Nach Verlassen der Box
erwartete die Besucher ein gedeckter Tisch mit dampfen-
der Suppe. Gemeinsam konnten sie ein Mahl einnehmen.
Auch hier gab es also diesen inszenierten Raum danach.
Nach jenem Akt, den der Besucher wohl als das Eigentliche
beschreiben wiirde. In Wirklichkeit aber ist dieser Raum
danach das Zentrum der Arbeit. Wenn die Besucher sich
zusammensetzen und iiber das Gehorte reden.

Welche Rolle spielt der Raum?

Der Raum, in dem wir arbeiten und vorbereiten, der
Raum, in dem die Installation stattfinden soll, der Raum, in
dem sich die Besucher danach sammeln? Welches sind die
Arbeitsbedingungen, unter denen gearbeitet wird? Fallt
der Auftraggeber eine bewusste oder unbewusste Entschei-
dung mit der Bereitstellung der Mittel? Kommt darin seine
politische und gesellschaftliche Haltung zum Ausdruck?
Hat er somit Teil am Projekt und baut auch mit an dieser
offentlichen Skulptur? Was entsteht, wenn man in der
Berghiitte iiber die Berghiitte, im Kloster iiber das Kloster,
im Slum tiber den Slum meditiert und arbeitet? Wenn ich
im Gefdngnisturm tiber das Getangnis arbeite? Was ermog-
licht ein heller, angenehmer Arbeitsraum mit Teekiiche,
Bad und WC?

Die zwolf Zellen des Stadtturms von Baden zum Beispiel
haben - fiir uns selber tiberraschend — eine Dynamik der

Vereinzelung losgetreten. Jeder bastelte in seiner Zelle so vor sich hin. Uberra-
schend, was man da bei den gegenseitigen Besuchen dann so vorfand. Die
Kraftanstrengung, das Ganze trotzdem konzeptionell zusammenzuhalten, war
erheblich. Ganz anders dagegen die Arbeit an «ALPINARIUM_3». Ein Saal
voller Betten. Wenn man miide war, legte man sich hin. Wir haben Tage und
Néachte dort verbracht. Fliisternd in den Betten liegend, wahrend die anderen
noch arbeiteten oder schon schliefen. Wir haben — ein Mechanismus, der uns
erst im Nachhinein bewusst wurde — die Situation des spateren Besuchers je-
weils vor(aus)gelebt.

Der Horsinn ist verglichen mit dem Sehsinn der feinere.

Beim Horen passiert es im Leben ganz oft, dass dich ein anderer fragt: Hast
du das eben auch gehort? Was war das denn? Das (Zu-)Horen kann ganz nach
Situation als sehr intimer Vorgang erlebt oder aber auch als kollektive, vereini-
gende Aktion wahrgenommen werden. Im Pyjamaneben einem schnarchenden
Bettnachbarn liegend, 16st der Satz vom brockelnden Worner, den mir mein
Kopfkissen leise zufliistert, andere Empfindungen und Gedanken aus, als wenn
ich im Horsaal einer Geografievorlesung folge. «Der Worner ist ein schwieriger
Berg, weil er so brockelt.»

Durch das Zusammenbauen von Kldngen erzeugen wir vielschichtig wir-
kende Realitdten, durch das Festlegen des Rahmens, in welchem zu- und hin-
gehort wird, beeinflussen wir den Besucher in seiner sozialen und emotionalen
Disposition.

Wozu ist der Besucher eingeladen, aufgefordert?

Wir arbeiten nicht fiir das Radio, wir sind keine Soziologen und keine Sozi-
alwissenschaftler. Wir sind nicht einmal Soundexperten. Ich versuche Tone
und Kldnge zu animieren, sodass sie, dhnlich einem animierten Objekt, fiir den
Moment beseelte Glaubwiirdigkeit besitzen. Nicht das Abbilden einer realen
Situation (Dokumentation), sondern das kiinstliche Neuerschaffen einer Situ-
ation, in der ich als Strippenzieherin im Spiel bleibe, ist fiir mich der Ansatz
meiner Arbeit. Hier wird behauptet. So wie ich einer animierten Puppe ganz
nah sein kann, ihr Empfindungen und Gefiihle unterstelle, so bin ich iiber den
Ton ganz nah bei den Menschen. Ich komme an sie ran. Doch wann gebe ich
dir was zu horen?

Der Spieler schafft es, das Objekt zu beseelen und dadurch menschenahn-
lich zu machen. Und hier, in der Toninstallation, hore ich authentische Stim-
men, Menschen, die etwas erzdhlen, die nicht als Sprecher einen vorgegebenen
Text einstudiert haben. Und da ich sie nicht in einer natiirlichen Umgebung
erlebe — etwa auf dem Markt oder in der Kneipe —, sondern bruchstiickhaft,
tastend, in einem vielleicht situationskontraren Umfeld hore, entsteht fiir mich
der dhnliche Effekt, wie wenn ich einem animierten Objekt sein Menschsein
und Leben glaube. Die Kiinstlichkeit macht alles intensiver.

Im Grunde genommen fiirchte ich mich vor der technischen Perfektion. Ein
Knopfdruck gentigt, die Maschine machts moglich und mich tiberfliissig. Die
Show lauft — auch ohne mich?!

Es gab immer wieder die Diskussion, wieviel Live-Aktion moglich ist, wel-
chen Raum die theatralen Elemente haben sollen, wieviel Raum wir der Ma-
schine tiberlassen wollen.

Nachts sitze ich da und starre auf den Cursor, der die Kurven meiner Schnitt-
version durchlduft. Die Angst, dass der Computer aussteigt, mich mit Proble-
men konfrontiert, die ich zu 16sen nicht imstande bin, und gleichzeitig die
Sehnsucht danach. Nach dem grossen Absturz, nach der Katastrophe, die mich
auf das zuriickwirft, was ich doch eigentlich bin. Theatermacher, der aus der
unmittelbaren Begegnung mit dem Zuschauer seine Kraft schopft.
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Das soziale Bediirfnis nach Austausch gehort wesentlich zum Konzept un-
serer Installationen. Die Antwort kommt auf all das Héren und Hinhoren, auf
das Alleinsein, das Isoliertsein wahrend des kollektiven Horvorgangs. Das Re-
den geht los. Wildfremde Menschen beginnen sich auszutauschen. Wahrneh-
mungsdifferenzen werden offenbar, der Reise im eigenen Kopf wird Ausdruck
verliehen. Die Toninstallation setzt sich fort, wie eine 6ffentliche Skulptur, an
der alle Teilhabenden gemeinsam arbeiten. Wir animieren uns gegenseitig
nicht hinterm Berg zu halten mit unseren personlichen Geschichten. Weder
hinter einem bréckelnden Worner noch hinter trittsicherem Geldnde!

Alpinarium_3, Koproduktion Bollwerk-Festival International Fribourg 2004, cie29/09
Rabih/Joss, theater-konstellationen. Mit: Leyla Rabih, Floriane Devigne, Ulrike Barchet,
Markus Joss, Jonas Knecht, Michael Koepke, Daniel Erismann.

can_you_hear_me?, Koproduktion Figura Theaterfestival Baden 2006, theater konstellati-
onen. Mit: Juliane Strittmatter, Ulrike Barchet, Markus Joss, Jonas Knecht.

In GroBmutters Haus / Dans la maison de grand-mere, Hochschule fiir Schauspielkunst
Ernst Busch Berlin, Abt. Puppenspielkunst 2005. Mit: Juliane Strittmatter, Lorenz Seib,
Jonas Knecht.

Infos unter / sur
www.theater-konstellationen.net

L'oreille est faite
pour entendre.
Construire sa
propre realité entre
ses deux oreilles.

Les installations sonores réalisées ces dernieres années avec
différents partenaires ont une chose en commun: elles obli-
gent l'auditeur a y rester et a s'exposer aux sons. Ces spectac-
les, entre exposition et théatre/performance incitent de

maniere subtile le visiteur a participer.
Ulrike Barchet & Markus Joss

Je me souviendrai probablement toute ma vie de certaines phrases de notre
premier travail collectif d’enregistrement. Une femme de plus de 80 ans de Mit-
tenwald en Bavieére, que nous avions interviewée pour «ALPINARIUM_1»,
nous expliquait les montagnes que nous admirions depuis de sa piece de séjour.
Ces sommet ont abrité et protégé toute sa vie. Elle les nomme un a un et les ex-
plique. Elle les a escaladé, tous, a plusieurs reprises.

Voila la phrase inoubliable: «Cette montagne la, c’est le
Worner. Elle est difficile parce qu’elle s’effrite.»

A sa fagon de prononcer s’effrite, je vois les pierriers. A
chaque pas le précipice menace, des rochers dégringolent la
pente a grand fracas. J'en ai le souffle coupé en pensant au
montagnard qui avance seul ou avec quelques compagnons
en silence, aux confins de la mort, accompagné par les cris
des choucas. Il est loin de la sécurité que donne la vallée et
la civilisation. Je ressens la force incroyable de la nature
uniquement parce que quelquun a prononcé le mot s’effri-
te.

J’ai entendu cette phrase beaucoup de fois, toujours
prononcée de la méme fagon. Je l'ai écoutée. J'ai essayé de
me laisser emporter dans les profondeurs de sa significa-
tion. Ou de m’en distancier. Bref, j’ai joué avec elle. Mais,
a-t-on le droit de jouer avec du matériel authentique?

«...parce qu’elle s’effrite.» Une vieille femme parle
d’'une montagne, elle parle de sa vie.

Entre 2004 et 2005, pour la création d'«ALPINARIUM_1»,
nous vivions dans les Alpes. Nous avons collectionné des
bruits, des atmospheres, de la musique, reconnaissables et
énigmatiques. Notre but était de raconter des histoires de
femmes da la région alpine, des histoires de ceux qui par-
tent et ceux qui restent, de migration pour aller travailler et
de sentiment d’appartenance au pays. Nous avions inter-
viewé beaucoup de personnes. D’autres, des amis d’amis,
l'ont fait a notre place. Chacun voulait faire parlers sa
grand-mere. Ce besoin semble bel et bien réel et montre
qu'un certain manque existe. Une «petite-fille» nous
disait: «C’est votre projet seulement qui m’a poussé a
demander a ma grand-mere de parler de ses souvenirs».

Raconter sa vie et écouter le récit est un acte public.
C’est aussi une occasion de mentir, un mensonge qui remet
a plat les contradictions dans le grand conte de la vie. C’est
une occasion de créer des mythes.

Nous avons commencé par jouer avec toutes ces voix
authentiques pour construire nos propres mythes des Al-
pes. Nous avons pris nos distances et nous avons recomposé
les voix pour les fondre dans la construction de notre réali-
té.

Dans «ALPINARIUM_1», trente visiteurs participants
passent la nuit dans un grand dortoir, chacun dans son lit.
Le voyage commence. Naviguant entre sommeil et éveil, le
visiteur plonge dans les histoires de vie et les sonorités alpi-
nes. Chacun écoute, dort, ronfle, lit, se retourne et réve a sa
facon. Différentes sources sonores sont disposées dans
l'oreiller et a travers la chambre. Tot le matin, un cor des
Alpes réveille les dormeurs, tous prennent le petit déjeuner
ensemble. L'essentiel se passe maintenant, hésitant d’abord,
puis avec force: chacun se souvient et raconte. Des person-
nes qui jusqu’a présent ne se connaissaient pas, mais sont
unis par cette nuit passée ensemble, communiquent leurs
impressions, parlent, échangent. Le besoin de partage exis-
te, chacun veut et doit raconter. Tous ont entendu les mé-
mes sons, pourtant ils en refont leur propre histoire.

«Can_you_hear_me?» a été créé en 2006, a la demande
du Figura Theaterfestival pour la Tour de Baden (CH). Cet
édifice, situé dans la vieille ville, servait encore de prison
préventive dans les années 80 du siecle dernier. L'intérieur
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n‘a pas été touché depuis ce temps. A notre disposition
douze cellules que les prisonniers semblaient avoir quittées
hier. Nous avons limité le nombre de visiteurs a douze. La
possibilité de communiquer entre les cellules a été limité
graduellement. Au début, on pouvait encore se parler d'une
cellule a l'autre, les visiteurs étant reliés par des micropho-
nes et écouteurs. Mais ensuite, le contact a été coupé. Cha-
cun restait seul, avec son environnement unique : douze
espaces sonores individuels. La communication avec le
monde extérieur ou d’autres cellules était encore possible
pour certains par des signaux lumineux, en frappant du
morse, en utilisant un entonnoir et un tuyau, un billet at-
taché a une ficelle, un miroir, des bulles de savon. Celui qui
ne pouvait plus communiquer était réduit a écouter. A un
certain moment, les bruits et les sons se condensaient en
histoires imaginaires. Parfois, il n’y avait plus que le silence.
Apres 30 minutes, les portes des cellules s'ouvraient, mais
avant de laisser partir les visiteurs, nous les réunissions en-
core une fois. La également, nous avons constaté le besoin
d’échanger.

En 2005, nous avons créé I'installation «Dans la maison
de grand-mere», qui se déroule dans une boite noire. Un
petit nombre de visiteurs est transporté dans un autre
monde par une histoire, des bruits et des objets animés. A
aucun moment, ils ne voient les manipulateurs. A la sortie
de la chambre noire, une table mise avec une soupiere fu-
mante attend les visiteurs. Ce repas pris en commun dans
un cadre particulier suit donc la mise en scene, que les visi-
teurs auraient probablement décrite comme le vrai specta-
cle. En réalité, c’est I'espace «apreés» qui est le centre du
travail, quand les visiteurs se rencontrent et parlent de ce
qu’ils ont vu.

Quel est le role du lieu?

S’agit-il du lieu ou nous travaillons et préparons I'ins-
tallation ou de celui ot les visiteurs se rassemblent? Dans
quelles conditions travaillons-nous? Le commanditaire in-
fluence-t-il sciemment ou inconsciemment la décision par
la mise a disposition des moyens? Exprime-t-il son attitude
politique et sociale? Participe-t-il ainsi a la construction de
cette sculpture publique? Qu’arrive-t-il quand on médite et
travaille sur la montagne dans une cabane de montagne,
sur un couvent dans un couvent, sur un taudis dans un
taudis? Quand j’étudie la prison dans une tour de prison?
Que produit un bel espace de travail avec cuisinette, salle
de bains et WC?

A notre surprise, en préparant l'installation, les douze
cellules de la Tour de Baden ont provoqué une dynamique
d’individualisation. Chaque membre bricolait dans a cel-
lule et s’étonnait de ce qu’il trouvait chez les autres en leur
rendant visite. Il fallait un grand effort rassembleur pour
arriver a un seul concept. Le travail d’«<ALPINARIUM_1»
se déroulait différemment. Nous travaillions dans une
grande salle pleine de lits, on pouvait se coucher quand on
était fatigué. Des jours et des nuits entieres, nous avons vé-
cu la, couchés dans les lits en chuchotant pendant que
d’autres travaillaient encore ou dormaient. Sans nous en
rendre compte, nous avons en fait anticipé la situation dans
laquelle le futur visiteur allait se trouver.

L’ouie est plus fine que la vue.

Il arrive souvent que quelqu'un nous demande si nous avons entendu un tel
bruit fugace. Selon la situation, entendre et écouter est un procédé tres intime
ou un acte rassembleur. Couché en pyjama a c¢6té d'un ronfleur, la phrase sur le
Worner qui «s’effrite», chuchotée par mon oreiller, déclenche d’autres senti-
ments et pensées que si je I’entends dans un auditoire, a un cours de géogra-
phie.

En assemblant des sons, nous créons une réalité a plusieurs niveaux. Par le
cadre imposé pour "écoute, nous influengons l'attitude sociale et émotionnelle
du visiteur.

Que demandons-nous au visiteur?

Nous ne travaillons pas pour la radio, nous ne sommes ni sociologues ni
chercheurs. Nous ne sommes méme pas experts du son. J'essaie d’animer des
sons pour qu’ils acquierent pendant un moment une vie crédible, semblable a
celle d’'un objet animé. Ce n’est pas l'illustration d'une situation réelle (docu-
mentation) qui est le point de départ de mon travail. Je cherche la création
d’une situation artificielle, dont je reste maitre. J'affirme. Je peux approcher les
gens de tres pres par le son, de la méme fagon que je peux étre proche d'une
poupée animée et lui préter des sensations et des sentiments. Je touche les gens,
mais qu’est-ce que je leur donne a entendre et a quel moment?

Le marionnettiste réussit a animer un objet et le rendre ainsi semblable a un
étre humain. Dans l'installation sonore, j'entends des voix authentiques, des
personnes qui se racontent et non des porte-paroles qui ont appris un texte.
Mais je ne les entends pas dans un contexte ordinaire — au marché, au bistrot —
mais par fragments, a tatons et dans un environnement souvent contraire au
contenu véhiculé. Je subis donc un effet semblable a celui créé par la vie et
I'humanité d'un objet animé. L'artifice rend tout plus intense.

Au fond, j’ai peur de la perfection technique. Il suffit d’appuyer sur un bou-
ton et la machine fait le reste et me rend superflu. Le show roule — sans moi?

A tout moment, notre discussion se fixait sur I'importance accordée a l'ac-
tion en direct, aux éléments théatraux et a la place de la machine. La nuit, face a
l'ordinateur, je suis le curseur qui parcourt mon montage. J'ai peur que l'ordina-
teur «se plante» et me confronte a des problemes que je serai incapable de résou-
dre. Mais en méme temps, j’en ai presque envie. Pour vivre la grande débacle, la
catastrophe, qui me met en face de ce que je suis — un créateur de théatre qui
puise ses forces dans la rencontre immeédiate avec le public.

Le besoin social d’échanger est un concept essentiel de nos installations. Il
faut une réponse a cette écoute, a lI'isolement pendant I'audition collective. La
parole se libére. Des personnes qui ne se connaissaient ni d’Eve, ni d’Adam com-
mencent a échanger. Des différences de perception apparaissent, le voyage dans
la téte est exprimé. L'installation sonore continue, devient sculpture publique a
laquelle tous les participants contribuent. Nous nous encourageons mutuelle-
ment a faire part de nos histoires personnelles, a les laisser sortir en terrain sta-
ble ou en terrain qui «s’effrite».

Alpinarium Berlin. Foto: Michael Koepke
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Mit Papier liber

den Atlantik

Zwei Flugabenteurer sind die Protagonisten in der

aktuellen Produktion des Theater-Packs.

Wer kennt Charles Nungesser und Frangois Coli? Die
beiden Piloten versuchten 1927 den ersten transatlan-
tischen Nonstop-Flug — wenige Wochen bevor Charles
Lindbergh ohne Stopp von Europa nach Amerika flog.
Doch Nungesser und Coli hatten kein Gliick: Ihr Flugzeug
verschwand irgendwo zwischen dem grossen Atlantik und
den amerikanischen Hiigeln, seine Insassen fanden keinen
prominenten Platz auf der Pionierliste der Luftfahrt. In der
aktuellen Produktion des Theater-Packs dagegen sind sie
die Protagonisten.

«Der Atlantikflug oder Dort driiben liegt Amerika» —so
heisst das von Thomas Hauck geschriebene und inszenierte
Stiick rund um den grossen Menschheitstraum des Flie-
gens. Eingestimmt auf diesen Traum wird man mit leiser
Akkordeonmusik, tiber eine kleine Leinwand flimmern
kaum erkennbar Schwarz-Weiss-Filmbilder. Eine Hand
tastet sich langsam die Biihnenwand entlang, findet den
Schalter und macht das Licht an. Der Blick wird frei auf
einen aus alten Kisten und Mébelteilen zusammengeschus-
terten Bastelraum. In der Mitte steht ein grosser Holztisch.
Ein Mann (Hansueli Triib) in hellblau-grauem Anzug be-
tritt den Raum, hdangt sein Jackett an einen Haken und
zieht einen Blaumann an. Er priift sein Spiegelbild, kaimmt
sich das Haar und schiesst ein Polaroidfoto von sich selber.
Er wartet, bis das Foto entwickelt ist, macht es an einer
Pinnwand fest, er tanzt ein wenig Tango, er nippt an einer
Tasse Tee und nascht geniisslich eine Praline. Dann be-
ginnt er zu erzdhlen: «Es war einmal eine stiirmische
Nacht.» Er berichtet von den zwei Freunden, die am Ufer
des Meeres wohnen, sich jeden Tag am Strand treffen und
davon trdaumen, nach Amerika zu fliegen. Wahrend der
Mann erzahlt, nimmt er ein weisses Blatt Papier und reisst
daraus geschickt die Silhouetten von zwei Figuren. Der
einen verpasst er mit griiner Farbe einen karierten Anzug,
der anderen einen mit gelber Farbe. Die eine Figur be-
kommt ein griines Papierhaus, die andere ein gelbes. Eines
Tages sagt der Grossere zum Kleineren: «Du, wir fliegen
nach Amerikal!»

Was Hansueli Triib mit wenigen Handgriffen aus einem
Stiick Papier formt, ist faszinierend. Nicht nur die beiden
Flugabenteurer, auch Albatrosse und Wolken entstehen
aus einem weissen Blatt und fliegen an zwei Schniiren
durch den Bastelraum. Wie eine kleine Kostprobe kommen
einem die Papiergestalten vor, man wiirde gerne noch
mehr davon sehen. Doch dieser Wunsch wird nicht erfiillt
— ein inhaltlicher Schwachpunkt des «Atlantikflugs». Die

Pia Strickler

Handlung wahrend der rund sechzigminiitigen Vorstel-
lung beschrankt sich auf das absolute Minimum, Uberra-
schendes bleibt aus. Vieles regt zwar zum Schmunzeln an
— wie das Tee-Ritual des Mannes im hellblau-grauen An-
zug —, hat aber keinen Zusammenhang mit dem Haupter-
zahlstrang. Ein Gewinn fiir den «Atlantikflieger» ware es,
konnte man hier engere Verbindungen kniipfen und mehr
Figuren aus dem schier unerschopflichen Fundus der Pa-
pierfiguren auf die Biihne schicken.

Dass hinter diesem Traum vom Fliegen ein &dusserst
fantasievolles Team steht, beweist der Bau der Flugmaschi-
ne, den die beiden Helden schliesslich in Angriff nehmen.
Da werden zundchst fleissig Plane gezeichnet, dann geht
man an den Strand und sucht die 307 Teile, die es fiir den
Bau des Flugzeugs braucht: Drdahte, Rader, Schrauben,
Stoffstiicke, Lampen, ... all das wird von den beiden Freun-
den innerhalb von zwei Tagen zu einem Flugvehikel na-
mens «Albatros» zusammengebaut. Am dritten Tag packen
sie ihren Reiseproviant ein, setzen sich in ihren «Albatros»
und fliegen los. Das Licht ist geddampft, die Propeller star-
ten, « Albatros»beginnt zu rollen... wird er abheben?

Fiir Kinder ab 5 Jahren.

www.theaterpack.ch




Au dessus de

['Atlantique avec

du papier

Les protagonistes de la nouvelle production du Theater-

Pack: deux aviateurs aventureux.

Qui connait Charles Nungesser et Frangois Coli? Ces
deux pilotes avaient tenté la premiere traversée de I’Atlanti-
que sans escale en 1927, juste quelques semaines avant le
vol de Charles Lindberg. Mais Nungesser et Coli ont man-
qué de chance. Leur avion a disparu quelque part entre la
mer et les collines américaines et les pilotes ne figurent pas
sur la liste des pionniers de l'aviation. Pourtant, dans le
spectacle du Theater-Pack, ce sont eux les héros.

La piece «Le vol transatlantique ou La bas, c’est ’Améri-
que» écrite et mise en scéne par Thomas Hauck parle du
grand réve de I'humanité: voler. Ce réve commence par
une douce musique d’accordéon. Sur un petit écran passent
des images en noir/blanc, difficilement reconnaissables.
Une main tatonne le long du mur de la scene et finit par
trouver le commutateur. Dans la lumiere, on voit un atelier
constitué d'un assemblage de vieilles caisses et de parties de

Fotos: Bernhard Fuchs

Pia Strickler

meubles. Au milieu trone une grande table en bois. Un
homme (Hansueli Triib), en complet veston gris-bleu entre,
pend son veston a un crochet et met un bleu de travail. Il
vérifie sa tenue dans un miroir, se passe un peigne dans les
cheveux et se tire le portrait avec une caméra Polaroid. 11
attend le développement de I'image et fixe alors la photo sur
un tableau d’affichage, esquisse quelques pas de tango, si-
rote un peu de thé et, gourmand, mange une truffe. Puis il
raconte: «Il était une fois une tempéte dans la nuit...» 11
parle de deux amis qui se rencontrent tous les jours sur la
plage et révent de voler jusqu’en Amérique. Tout en racon-
tant, il saisit une feuille de papier blanche, la déchire habi-
lement pour former deux personnages. Il peint un habit a
carreaux verts sur une des silhouettes, un habit jaune sur
l'autre, Une maison verte est attribuée a I'un, une jaune a
l'autre. Un jour le grand dit au petit: «Volons jusqu’en Amé-
rique!»

C’est fascinant d’observer les gestes du marionnettiste
qui fabrique avec un bout de papier non seulement les deux
aventuriers, mais aussi des albatros et des nuages qui vo-
lent, suspendus par deux ficelles, a travers l'atelier. Ces
créations de papier semblent juste des échantillons; on reste
sur sa faim. Mais le désir de voir davantage de silhouettes
en papier ne se réalise pas ce qui représente un point faible
du spectacle. L'action se limite au strict nécessaire pendant
les 60 minutes de la représentation. Les surprises font dé-
faut. Des sceénes font sourire, tel le rituel du thé accompli
par 'homme au complet gris-bleu, mais elles sortent du
contexte général. Le spectacle gagnerait si le lien avec le
récit principal était plus resserré et si on voyait davantage
de personnages sortir du réservoir quasi inépuisable des
feuilles de papier.

La construction d’'une machine a voler commencée par
les deux protagonistes, prouve qu'une équipe trés imagina-
tive porte ce réve de voler. On dessine des plans. Sur la pla-
ge, on ramasse les 307 pieces détachées nécessaires a la
construction: du fil de fer, des roues, vis, bouts de tissu,
lampes. En deux jours, les deux amis construisent leur ma-
chine volante nommeée Albatros. Le troisieme jour, ils em-
ballent leur pique-nique et s’envolent. La lumiere baisse, les
hélices se mettent a tourner, Albatros commence a rouler....
décollera-t-il?

Pour enfants des 5 ans.

www.theaterpack.ch
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Il ne s’agit pas d’'une histoire ou
d'une enquéte policiere, bien que le
commissaire Banderas soit tout au
long des aventures présent et aille
méme chercher, dans un moment de
doute, conseil aupreés du maitre Hitch-
cock, un squelette sortant de son cer-
cueil, le visage intact et fumant un ci-
gare. Il s’agit d'une suite de scénes et
d’ambiances qui partent d’un fait ano-
din ou peut-étre un peu mystérieux et
nous menent successivement a de
grands moments de suspense. On est
pris par le jeu, méme si 'on reste un
peu sur sa faim quant au dénouement
de la piece qui ne nous sera pas livrée.

L'atmosphere  mystérieuse  est
d’emblée établie lorsqu‘une femme-
poupée en bleu clair apparait sur la
scéne, muette et comme sans vie. Puis
un cadavre sur un lit recouvert d'un
drap gris-vert prét a l'autopsie, une
étiquette attachée autour du pied. Ra-
pidement, nous comprenons qu’il
s’agit de la femme victime de l'accident

Suspense

en noir et lumiere

Le Théatre des Marionnettes de Geneve en coproduction
avec le Teatro Due Punti (Geneve) a présenté en mai une
création pour ados et adultes «T’as le bonjour d’Alfred»,

spectacle inspiré par et en hommage a Alfred Hitchcock.

de voiture dont nous venons d’étre té-
moin. Une des séquences qui est parti-
culicrement bien réussie: une petite
voiture dans un castelet innocent
roule au loin dans la nuit, s'appliquant
a bien prendre ses virages, puis l'acci-
dent inattendu et violent, éjectant
sous nos yeux un cadavre grandeur
nature.

Apparait alors le commissaire
Banderas avec son chien Frisco qui ne
croit pas a la theése de l'accident et
nourrit ses soupgons du fait que la fa-
mille ne se préoccupe pas de la morte.
La famille est composée de personna-
ges énigmatiques au comportement
trés étrange, se mouvant entre le réve
et la folie. Frisco le chien apporte a
chaque fois une note d’humour dans
l'aventure. Le commissaire recourt
aux services de la serveuse de bistrot
Rosa, qui réve d‘étre I’héroine de I'his-
toire et suivant le conseil du maitre
Hitchcock va faire «revenir les morts»

et se faire passer pour la blonde du
dancing victime de l'accident.

Les références a Hitchcock sont
évidemment nombreuses. Lécriture
de la pieces se sert habilement des si-
gnes et des sons du film noir. La trans-
position de la fameuse séquence des
oiseaux attaquant les humains est tres
convainquante et c’est un plaisir de
reconnaitre et découvrir a la fois cette
scene.

La relation entre la grandeur des
protagonistes, petites marionnettes
manipulées a vue et comédiens, et la
relation entre les humains et les ani-
maux accentuent les effets surpre-
nants, absurdes ou angoissants. Une
production réussie dont le texte et la
mise en scene sont de Pierre Mifsud.

Claire-Lise Dovat

www.marionnettes.ch
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Fotos: W. Héberlin

Hier geht es nicht um eine Ge-
schichte oder einen Kriminalfall, ob-
wohl Kommissar Banderas alle Aben-
teuer miterlebt und im Zweifelsfall
sogar beim Meister Hitchcock Rat
sucht, der sich als Skelett mit intaktem
Gesicht und rauchender Zigarre aus
einem Sarg erhebt. Es geht um eine
Folge von Szenen und Stimmungen,
die, von einer unbedeutenden, viel-
leicht sogar mysteriosen Tatsache aus-
gehend, den Zuschauer auf Hochspan-
nung bringen. Man ldsst sich mitreis-
sen, wenn auch der Ausgang des
Stiicks, der dem Zuschauer vorenthal-
ten bleibt, nicht ganz befriedigt.

Geheimnisvoll fangt es an, wenn
eine hellblaue Puppenfrau stumm
und beinahe leblos auf der Biithne er-
scheint. Dazu kommt eine unter einem
graugriinen Tuch auf einem Bett auf-
gebahrte Leiche, die ein Etikett am
Fuss tragt. Sofort begreift man, dass es

Spannung in hell
und dunkel

Im Mai ging «T'as le bonjour d’Alfred» (Alfred lasst griissen),
eine Koproduktion der Marionnettes de Geneve und des
Teatro Due Punti von Genf, fiir Jugendliche und Erwachsene
tiber die Biihne: Ein von Hitchcocks Werken inspiriertes

Figurenspiel.

sich hier um das Verkehrsopfer des
soeben geschehenen Autounfalls han-
delt. Diese Szene ist besonders gut ge-
raten: Ein kleines Auto fahrt in einem
neutral gehaltenen Guckkasten durch
die ferne Nacht. Es kurvt sorgfiltig
bis zum unerwarteten, gewaltsamen
Aufprall, der eine lebensgrosse Leiche
auf die Biihne spuckt.

Nun erscheint Kommissar Bande-
ras mit seinem Hund. Er glaubt nicht
an die These eines Unfalls und ver-
dédchtigt die Angehorigen, die sich
nicht um die Tote kiimmern. Diese
Familie besteht aus ratselhaften Per-
sonen, die sich sehr merkwiirdig ver-
halten — zwischen Traum und Wahn-
vorstellungen schwankend. Der Hund
Frisco bringt immer wieder Humor ins
Ganze. Der Kommissar wendet sich
an die Kellnerin Rosa, die davon
traumt, Heldin dieser Geschichte zu
werden. Dem Rat des Meisters folgend,

verkorpert sie das Verkehrsopfer, die
Blondine des Dancings, um «die Toten
wieder zum Leben zu erweckenn».

Zahlreiche  Anspielungen an
Hitchcock kennzeichnen das geschickt
mit der Sprache und den Gerduschen
des Kriminalfilms umgehende Sttick.
Mit Vergniigen entdeckt und erkennt
man die gelungene Umsetzung der
bertihmten Szene mit dem Angriff der
Vogel.

Die Grossenverhdltnisse zwischen
den offen gefithrten Handpuppen und
den von den Schauspielern gespielten
Helden sowie die Beziehungen zwi-
schen Mensch und Tier steigern die
absurden und angsteinflossenden
Uberraschungseffekte. Bin gut gera-
tenes Stiick mit Text und Regie von
Pierre Mifsud.

Claire-Lise Dovat

www.marionnettes.ch
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Man hort die
Puppen atmen

Standing-Ovation fiir die Vorstellung von «Das Kiissen macht
so gut wie kein Gerdusch» des Basler Marionetten Theaters.

Auf der noch dunklen Biihne tummeln sich diverse
leere Bilderrahmen, vorhanden in den verschiedensten
Grossen und Formen. Der Zehntenkeller am Miinsterplatz,
der eigene Theatersaal des Marionettentheaters in Basel, ist
schon nach wenigen Minuten mit Besuchern gefiillt. In
den bestuhlten Reihen gib es noch ein paar wenige Liicken.
Leises Gemurmel und frohliches Gewinke wird noch von
den letzten Zuschauern reingetragen: Obligatorische Kiiss-
chen-links-Kiisschen-rechts. Es scheint fast, als ob das
Theater schon angefangen hat —als das Saallicht ausgeht. In
einem der Rahmen erkennt man eine ruhende griine Fi-
gur. «Quaaaaak! Quaaaaak! Quaaaaak!» briillt die Puppe,
die einem bekannten Frosch gleicht, und leitet den Anfang
der Vorstellung ein. Und wer war am Anfang? Adam. Ge-
langweilt kratz er sich den auf Karton aufgemalten Six-Pack
oder gar seinen Schritt und beklagt sich iiber die Einsam-
keit. Ein weisser Bart, alias sein Schopfer, fabriziert ihm
sogleich ein paar Vorschldge, die Wahl fallt schlussendlich
auf das Geschopf Frau. Hier wird dem Publikum laut la-
chend das Sujet des Abend klar. Dennoch geht es nicht
primédr um die Beziehung als Ganzes, sondern vielmehr
um die vielen einzelnen Kleinigkeiten, die eine Beziehung
ausmachen. «Der Schopfer erschafft, das Erschaffene er-
schopft», prophezeit schon der Rauschebart. Wir sind ge-
spannt, wie die Puppen den vermeintlich komplexen Sach-
verhalt darstellen werden.

Schwebende rote Lippen leuchten im Schwarzlicht auf
der Bithne und singen berithmte Liebeslieder, drei Barbies
tanzen Cancan, eine Teekanne verwandelt sich sachte in
Madame Pompadour, zwei Kopfe unterhalten sich in
Schweizerdialekt und Schriftdeutsch, kurzerhand wird ein
Besen zum Papst umfunktioniert. Man vergisst die Men-
schen, die die Puppen fithren. Ausser die Puppenspieler
treten gewollt ins Licht. So zum Beispiel, als ein Kurt
Aeschbacher verkiindet: «Nei, i bi de nid d Mona Lisa. (...)
aber das isch d Sdndig, wo me nie us Langewilie luegt». Das
Publikum ist beim Lachen lauter als die Kiinstler auf
der Biihne und manchmal so angespannt leise, dass man
den Atem der Puppen hort. Bei einem Blick durch das
Publikum, wird mir erleichtert bewusst, dass ich nicht die
einzige bin, die mit offenem Mund zuschaut.

Wadhrend der gesamten Vorstellung kommen Faden-
Marionetten, Hand- und Fingerpuppen, Gips-Kopfe, Ob-
jekte im Schwarzlicht als auch menschliche Akteure zum
Zug. Die verschiedenen Techniken wirken niemals egois-
tisch oder aufgedrangt, sie harmonisieren mit den Szenen,

Sandra Simic

welche durch eine ebenso reiche Rhetorik bestechen. Der
Zuschauer muss sich allerdings anstrengen, will er alle
Handlungsstriange begreifen. Ist eine Szene vorbei, kniipft
eine andere an, ist die wiederum vorbei, folgt die nachste
etc. Die vielen Kleinigkeiten eben. Bei einem Glas Rotwein
nach der Vorstellung erfahrt man hierzu, dass es sich bei
der Eigenproduktion des Marionettentheaters um ein bun-
tes Sammelsurium der verschieden Figuren und Charak-
tere aus allen bisherigen Produktionen handelt. Keine Ma-
rionette wurde eigens angefertigt. Das Stiick entstand auch
nicht am Schreibtisch, sondern beim Zusammensein der
verschiedenen Puppenspieler. «Die Idee war auf einmal
da», beschreibt es ein involvierter Besucher. Diese Leichtig-
keitspiirte manin der gesamten Vorstellung. Mit Gewissheit
der Grund, warum das Geschehen auf der Biithne die voll-
standige Aufmerksamkeit des Publikums absorbierte und
den Kiinstlern Standing Ovations einbrachte.

Weitere Vorstellungen sind fiir den Herbst geplant.

www.baslermarionettentheater.ch
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On entend respirer
les marionnettes

Ovation debout pour la représentation du spectacle «Embras-
ser ne fait presque pas de bruit» du Théatre de Marionnettes
de Bale.

Des cadres vides se promenent sur la scéne encore obscurcie. En quelques
minutes, le public remplit le Zehntenkeller, la salle du Théatre de marionnettes
de Bale, sur la place de la cathédrale. Un doux murmure se leve, les derniers
spectateurs arrivent en saluant, petits bisous a gauche et a droite. Le spectacle
semble avoir commencé dans la salle. C’est alors que la lumiere s’éteint et qu'on
reconnait, dans un des cadres, un personnage vert qui ressemble a une gre-
nouille, et qui lance le spectacle par son «Quaaaak, quaaaak» sonore. Qui est la,
au début de tout? C’est Adam. Ennuyé, il gratte son ventre représenté par un six
pack de biere peint sur du carton ou touche méme son entre jambe en se plai-
gnant de la solitude. Son créateur, figuré par une barbe blanche touffue, lui
propose plusieurs possibilités. Finalement, il choisit la femme. Le public, en
riant a gorge déployée, saisit le theme proposé. Pourtant, il ne s’agit pas en pre-
mier lieu de la relation entre deux étres, mais de tous les petits détails qui com-
posent cette relation. «Le créateur crée, la création épuise» prédit le barbu. On
attend avec intérét le jeu des marionnettes pour représenter ce propos assez
complexe.

Des levres rouges planent dans la lumiere en chantant des chansons d’amour
connues, trois Barbies dansent le cancan, une théiére se transforme tout douce-
ment en Madame Pompadour, deux tétes discutent ensemble en dialecte et en
allemand et, sans facon, un balai se transforme en pape. On oublie les manipu-
lateurs, sauf quand ils avancent expres dans la lumiere, p.ex. quand Kurt Aesch-
bacher annonce: «je ne suis pas Mona Lisa... mais ceci est '’émission qu’on ne
regarde jamais par ennui». Le public rit plus fort que les artistes sur scéne, mais

Sandra Simic

partois, un silence soutenu s’installe et on entend respirer
les marionnettes. En regardant les autres spectateurs, je me
rends compte avec soulagement, que je ne suis pas la seule a
suivre I'action bouche bée.

Le spectacle fait évoluer des marionnettes a fils, a gaine
et a doigts, des tétes en platre, des objets dans la technique
du théatre noir et des acteurs. Les différentes techniques ne
semblent jamais imposées ou égoistes. Elles mettent en
harmonie les scenes, dont la rhétorique séduit également.
Au début, le spectateur doit faire un petit effort s’il veut
comprendre les différentes actions. Pour montrer tous ces
petits détails les scenes se suivent a un rythme soutenu.
Apres la représentation, autour d'un verre de rouge, on ap-
prend que ce spectacle constitue un assemblage de de ma-
rionnettes et de personnages utilisés dans des productions
antérieures. Aucune marionnette n‘a été créée expres. Un
visiteur qui semble au fait explique que l'idée était apparue
spontanément. On sent cette légereté pendant la représen-
tation. C’est certainement la raison pour laquelle ce specta-
cle absorbe toute l'attention du public qui ovationne les ar-
tistes.

Des représentations sont au programme en automne.

www.baslermarionettentheater.ch
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Adele
und die Liebe

Das Figurentheater SternenKind zeigt ein Stiick rund um die
Liebe und alle vier Jahreszeiten.

Eigentlich miisste die kleine Adele ja ihren speziellen Duft versprithen und
dem jungen Friihling das gewisse Etwas verleihen, welches ihn zur Jahreszeit
der Liebe macht und den Menschen ein Kribbeln in den Bauch zaubert. Doch
Adele will nach Afrika... und weigert sich deshalb, die Aufgabe, die sie von
Mutter Erde bekommen hat, zu erledigen. Auch nachdem Mutter Erde Adele
erkldrt hat, wieso die Leute lieben wollen und miissen, und weshalb sie ohne
den Friihlingsduft ihr Herz nicht verschenken konnen, riickt Adele vorerst
nicht von ihrer Idee ab...

«Adele traumt von Afrika», die neueste Produktion des Figurentheaters
SternenKind von und mit Katharina Thierer (unter der Endregie von Stephanie
Aebischer) zeigt Mutter Erde — gespielt von der Puppenspielerin selbst — wie sie
sich um all ihre Kinder kiimmert, so die Welt von Jahreszeit zu Jahreszeit fiihrt
und gleichzeitig in einfachen, fiir junge Menschen verstdndlichen Worten von
der Liebe erzdhlt.

In der Mitte der Biihne steht eine grosse Kugel. Im Winter verschwindet sie
unter einer weissen Schneedecke, im Friihling ist sie bedeckt von einer blumen-
iibersdten griinen Wiese und im Herbst hiillt sie sich dann ganz in braunrotes
Laub. Nur mit Hilfe von Tiichern, durch die Kostiim und Biihnenbild ver-
schmelzen, gelingt es Katharina Thierer, die erwiinschten Stimmungen im Nu
herzustellen. Auch die Puppen — neben Adele begegnen wir zum Beispiel noch
Frau Friihling oder Herrn Herbst — sind angenehm unaufwendig gestaltet. Wer-
den dann aber ihre Kopfe bewegt, so erwachen sie sofort zum Leben. Katharina
Thierer wechselt hierbei staindig zwischen Schau- und Puppenspiel, ohne dass
dadurch im Zuschauerraum Verwirrung entsteht.

Das 45-miniitige Stiick fiir Menschen ab 5 Jahren besteht aus kleinen Sze-
nen, die durch kurze Lieder verbunden sind. Auch wenn vielleicht nicht jede
Szene auf gleiche Weise mitreisst und nicht jedes gereimte Lied inhaltlich und
musikalisch iberzeugt, so entsteht doch im Ganzen eine kurzweilige, kinderge-
rechte Geschichte mit vielen schonen, bisweilen poetischen Momenten. Und
wenn Adele am Schluss frisch verliebt nach Afrika verschwindet, freut dies im
Saal nicht nur die Kinder.

Laura Cassani

www.theater.ch/php/agenda.php?person=figurentheatersternenkind

Adele et
l'amour

Le Figurentheater Sternenkind
présente un spectacle sur 'amour et
les quatre saisons.

La petite Adele devrait disperser ses sen-
teurs particulieres et donner au jeune prin-
temps ce petit quelque chose qui le fait devenir
la saison des amoureux et qui provoque des
palpitations chez les humains. Mais elle veut
partir en Afrique et refuse d’accomplir la tache
que Mere Terre lui a attribuée. Pourtant, cette
derniere lui explique pourquoi les gens veulent
et doivent s‘aimer et qu’ils ne peuvent offrir
leur coeur sans l'odeur du printemps, mais
Adele ne démord pas de son projet.

«Adele réve d’Afrique» est la nouvelle pro-
duction du Figurentheater Sternenkind, de et
avec Katharina Thierer (mise en scéne finale
de Stéphanie Aebischer). Ce spectacle montre
Mere Terre, jouée par la marionnettiste. Elle
s‘occupe de ses enfants et meéne le monde de
saison en saison en parlant de l'amour avec des
mots simples, que les jeunes comprennent.

Au milieu de la scéne se trouve une grande
boule couverte de neige blanche en hiver, dun
pré vert et fleuri au printemps et de feuilles
mortes rouges et brunes en automne. A l'aide
de tissus qui unifient décor et costume, Katha-
rina Thierer réussit a créer rapidement les am-
biances souhaitées. Les marionnettes égale-
ment — on rencontre Madame Printemps,
Monsieur Automne et Adele — sont d'une
agréable simplicité. Au moment ou leurs tétes
bougent, elles prennent vie tout de suite. Ka-
tharina Thierer change constamment de role,
entre marionnettiste et comédienne, sans
pourtant perturber le public.

Le spectacle d'une durée de 45 minutes,
destiné a tous des 5 ans, consiste en une série
de courtes séquences, entrecoupées de chan-
sons. Les scenes sont d’intérét inégal et le texte
et la musique de chaque chanson rimée ne
convainquent pas nécessairement. Mais l'en-
semble propose une histoire amusante, adap-
tée aux enfants, avec beaucoup de beaux mo-
ments, parfois poétiques. Et a la fin, quand
Adele tombe amoureuse et disparait vers
I'Afrique, les adultes dans la salle se réjouissent
autant que les enfants
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Il tempo delle fiabe

Il Teatro dei Fauni organizza la nona edizione del Festival
internazionale di teatro con figure e ombre «Il castello incan-
tato» dal 16 agosto al 1 settembre 2007. Spettacoli provenienti
da: Italia, Svizzera, Argentina, Germania, Ecuador, Inghilter-
ra, Rep. Ceca, India, animeranno le sere di fine estate con 13
spettacoli originali di grande qualita.

Il tema del Festival 2007, propone fiabe e favole di mol- Santuzza Oberholzer

ti popoli diversi. C’¢ un filo comune in tutte le fiabe e mi-
tologie del mondo come ci sono particolarita locali. Certo ¢
che in ogni paese trasmettono un insegnamento impor-
tante all’essere umano, perché lo mettono in contatto con i
suoi sentimenti e desideri piu profondi.

Il teatro di figura ¢ il mezzo espressivo ideale, gli spet-
tacoli in programma: marionette a filo, burattini tradizio-
nali, pupazzi da tavolo, teatro d’'ombra e d’'oggetti ma anche
attori e musicisti, rappresentano la magia e I'incantamento
del mondo delle fiabe meglio di ogni altra arte scenica.

La forza del teatro, rispetto ai mezzi tecnologici di rap-
presentazione, sta nell’essere un’esperienza che si costruisce
insieme: attori e pubblico. Questo «qui e ora» ¢ reso piu
intensodalla vicinanza del palcoallo spettatore e dall’effetto
di contrasto: i personaggi fantastici, si impadroniscono per
un ora di uno spazio quotidiano come la piazza, interrom-
pendo il tempo reale per introdurci quello che Mircea Elide
chiama lo spazio-tempo mitico, in cui attraverso il rito, (e
cos’¢e altrimenti il teatro?) le persone riunite sperimentano
un pizzico di eternita. Tornare bambini, crescere e diven-
tare adulti, quando la fiaba prende il sopravvento non fa
differenza, per questo gli spettacoli sono adatti al pubblico
di ogni eta.

Sulle piazze

Sulle piazze di nove comuni del Locarnese saranno pre-
sentati spettacoli di burattini, pupazzi , teatro di strada e
circo che si contenderanno, per una sera, le caratteristiche
piazzette si animeranno in modo speciale.I comuni di As-
cona, Brissago, Gerra Gambarogno, Losone, Minusio, Mu-
ralto, Ronco S/Ascona hanno gia confermato la loro parte-
cipazione. Gli spettacoli sono ad entrata gratuita grazie al
finanziamento dei comuni.

Al Castello Visconteo

Continua anche quest’anno l'entrata libera anche agli
spettacoli che si terranno al Castello Visconteo di Locarno.
Su questa scena vengono ospitati gli spettacoli pitu delicati,
che hanno bisogno di un ambiente piu intimo e protetto
rispetto alla piazza.

1l festival «Il castello incantato» ¢ organizzato dal Tea-
tro dei Fauni di Locarno in stretta collaborazione coi co-
muni della regione che finanziando gli spettacoli rendono
possibile questo piacevole incontro delle famiglie sulla
piazza, prima dell’inizio della scuola.

Compagnia Karromto (CS)

Direttrice artistica e anima del festival ¢ Santuzza
Oberholzer che con le tournée della sua compagnia, il Tea-
tro dei Fauni e nella sua funzione di rappresentante della
Svizzera in seno all’Unione internazionale della marionet-
ta ha occasione di vedere e scegliere gli spettacoli tra le
migliori produzioni in circolazione in Europa.

«Il castello incantato» € un Festival che vuol mantenere
una misura di stretto contatto tra scena e pubblico, con
spettacoli godibili da tutti: adulti e ragazzi per questo pro-
pone performances in luoghi particolarmente pittoreschi
del locarnese che, sebbene siano a pochi passi, ci scordiamo
di vivere. Gli artisti, con l'aiuto di luci, suoni e immagini li
trasformano in meravigliosi teatrini a cielo aperto, dando a
questi angoli un nuovo fascino, per l'effimero spazio di una
sera.

I laboratori

Oltre agli spettacoli saranno organizzati due laboratori
nella sede del Teatro dei Fauni Piazzetta Remo Rossi a Lo-
carno.

Per ragazzi da 6 a 12 anni:

Dal 27 al 31 agosto al 1 tutti i giorni dalle 10.00.alle12.00.
Animatrice Vicky De Stefanis.

Costruzione e animazione di burattini modellati

Costruzione di un burattino a guanto o un marotte con la testa
modellata in pasta di legno e creazione di una storia, con i
personaggi realizzati dai bambini. Le diverse attivita manuali per
la creazione del burattino sono intercalate a giochi che stimolano
I‘animazione dello stesso e l'invenzione di personaggi che
stabiliscono relazioni con quelli creati dagli altri ragazzi. Costruite
le scenografie, trovate le voci e i movimenti dei personaggi con
una sola prova si ¢ pronti per offrire agli amici e genitori un breve
spettacolo all’'ultimo incontro.

Per adulti:
Dal 24 al 26 agosto.

Corso di teatro di figura.
Tenuto da uno degli artisti internazionali ospiti del festival.

www.teatro-fauni.ch
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Zeit der Mdrchen

Das Teatro dei Fauni organisiert vom 16. August bis 1. Sep- L e te mpS

tember 2007 die neunte Ausgabe des internationalen Festi-
vals fiir Figurentheater und Schattenspiel «Il castello incanta-
to»: neun internationale Auffiihrungen auf Platzen in
verschiedenen Ortschaften, vier Auffiihrungen im Castello
Visconteo, Locarno, und zwei Puppen-Workshops fiir Kinder

und Erwachsene. Santuzza Oberholzer

Die malerischen Pldtze von Ascona, Brissago, Gerra Gambarogno, Losone,
Minusio, Muralto, Monte Carasso und Ronco sopra Ascona und das Schloss von
Locarno werden erneut von den altertiimlich erscheinenden Spielbuden der
Puppenspieler beseelt und fiir einige Stunden wird die Illusion und die Magie
des Volkstheaters vergangener Zeiten wieder auferstehen. Auffithrungen aus
der Schweiz, Argentinien, der Tschechischen Republik, Indien, Deutschland,
Bulgarien, Italien sowie zwei neue Produktionen des Teatro dei Fauni werden
die Abende des Spatsommers mit originellen und hochqualitativen Vorstellun-
gen beleben.

I1 tempo delle fiabe — Zeit der Marchen

Das Thema des diesjahrigen Festivals sind die Marchen der verschiedenen
Volker. Alle Mdrchen haben etwas gemeinsam, auch wenn rdumlich gegebene
Unterschiede bestehen — aber alle bringen die Menschen mit ihren Gefiihlen
und geheimsten Wiinschen in Kontakt. Im Figurentheater finden wir haufig
Themen aus Fabeln und Mairchen, denn technisch sind dem Figurentheater
keine Einschrankungen in der Darstellung auferlegt.

Die Kraft des Theaters liegt, im Gegensatz zu den anderen modernen Dar-
stellungsmitteln, in seiner Unmittelbarkeit der Erschaffung im Augenblick, im
Hier und Jetzt und im Wechselspiel zwischen Theaterschaffenden und Zuschau-
enden. Das Marchen und seine Charaktere beméachtigen sich fiir eine Stunde
eines alltdglichen Ortes, wie dem des Dorfplatzes, und unterbrechen die reale
Zeit mit dem, was Mircea Elide als die mystische Raum-Zeit beschreibt, in wel-
cher die Menschen, vereint durch das Ritual, in den Genuss eines winzigen
Augenblicks der Ewigkeit kommen. Sich wieder an die Kinderzeit erinnern,
wieder zum Kind werden, fiir einen Augenblick aufatmen: Ein Festival fir alle
Altersstufen — denn das Marchen kennt keinen Unterschied!

Workshops (Kurssprache Italienisch)
Neben den Auffiihrungen werden auch zwei Workshops am Sitz des Teatro

dei Fauni, in der Piazzetta Remo Rossi in Locarno, durchgefiihrt.

Compagnia Karromto (CS)

des contes

Le Teatro dei Fauni organise le 9e festival
international de marionnettes et ombres «Il
Castello incantato du 16 aofit au ler septemb-
re: neuf spectacles internationaux, quatre
représentations au Castello Visconteo a Locar-
no et deux ateliers pour enfants et adultes.

Les places pittoresques d’Ascona, Brissago, Gerra Gam-
barogno, Losone, Minusio, Muralto, Monte Carasso et
Ronco sopra Ascona et le chateau de Locarno seront a nou-
veau animées par les castelets traditionnels des marionnet-
tistes. Pour quelques heures, I'illusion et la magie du théatre
populaire d'une autre époque ressusciteront. Des spectacles
de Suisse, d’Argentine, de la République tcheque, d'Inde,
d’Allemagne, de Bulgarie, d'Italie, ainsi que deux nouvelles
pieces du Teatro dei Fauni feront vibrer les soirées estivales
avec leurs représentations originales de haute qualité.

11 tempo delle fiabe -Le temps des contes

Le festival de cette année a pour theme les contes popu-
laires. Malgré les différences régionales, tous les contes ont
une base commune: ils mettent les hommes en contact avec
leurs désirs les plus secrets. Le théatre de marionnettes pré-
sente souvent des contes et fables, car sa technique permet
toutes les réalisations.

A l'opposé des moyens modernes de représentation, la
force du théatre de marionnettes réside dans sa capacité de
créer le moment présent, ici et maintenant, un échange
immédiat entre créateurs et spectateurs. Pendant une heu-
re, les contes et leurs protagonistes s'emparent d'un lieu de
la vie quotidienne, p.ex. d'une place de village. Ils inter-
rompent le temps réel avec leur «temps-lieu mystique» dé-
crit par Mircea Eliade, dans lequel le rituel unit les gens
pour les faire bénéficier d'un minuscule instant d’éternité.
Se souvenir de son enfance, redevenir enfant pour mieux
respirer pendant un moment lors de ce festival pour tous
ages, car le conte s’adresse a tous.

Ateliers (en italien)
Deux ateliers auront lieu au siege du Teatro dei Fauni a
la Piazzetta Remo Rossi a Locarno.

www.teatro-fauni.ch
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FigurenTheater-
Festival Basel 2007
Eine Vorschau

Vom 5.-10. September 2007 wird in Basel zum vierten Mal
das Internationale FigurenTheaterFestival stattfinden. 1995
vom Figurentheater Vagabu ins Leben gerufen und seit 2003
alle zwei Jahre durchgefiihrt, macht das Festival jeweils den
Auftakt zur Theatersaison und Basel fiir einige Tage zum
Zentrum der Figurentheaterkunst.

Christian Schuppli

Das Festival gibt Einblick in das aktuelle, vielseitige Fi-
gurentheaterschaffen, indem es zum einen eine Auswahl
von wegweisenden internationalen Produktionen nach
Basel holt, zum andern in einem speziellen Fenster eine
Auswahl von aussergewohnlichen Schweizer Produkti-
onen vorstellt. Im Rahmen des diesjahrigen Festivals findet
auch die Generalversammlung der Vereinigung Puppen-
und Figurentheater, unima suisse, statt. Das Programman-
gebot richtet sich an ein breites Publikum. Es trdgt dazu
bei, das Figurentheater als eigenstandige Kunst- und Thea-
terform vermehrt ins Bewusstsein zu riicken.

Aus Amsterdam gastieren Neville Tranter mit seiner
neuen Produktion «Vampyr» und Ulrike Quade mit «Me
Too». Erstmals nach Basel kommt die legenddre Berliner
Gruppe Familie Fl6z mit «Ristorante Immortale» (Masken-
theater mit Live-Musik). Die jungen Franzosen Edwige
Pluchart und Jacopo Faravelli vom Anonima Teatro zeigen
ihr umwerfendes Spiel mit Handen und Fingern «Si deux
mains m’étaient contées». In einem Rundzelt spielt Sigrun
Kilger (Ensemble Materialtheater) aus Stuttgart die Ge-
schichte von «Georg in der Garage». Das choreographische
Theater éclat aus Erlach zeigt eine erstaunliche Arbeit mit
Kindern aus dem Grenzbereich von Objekt- und Bewe-
gungstheater. In einen poetisch skurrilen Sommernachts-
traum entfiihren uns das Stuttgarter Duo Wilde-Vogel und
der Wiener Christoph Bochdansky, wahrend Stephan Kii-
gel vom Theater Kuckucksheim aus der Gegend von Niirn-
berg das Wagnis eingeht, Biichners Woyzeck mit holzge-
schnitzten Kasperfiguren aufzufiihren.

Geplant sind dieses Jahr 32 Vorstellungen, dazu kurze
Open-air-Auftritte von 17 Gruppen aus Deutschland,
Frankreich, Osterreich, den Niederlanden und der Schweiz.
Die meisten Stiicke werden zweimal gezeigt. So haben in-
teressierte Zuschauer die Moglichkeit, alle Gastspiele zu
sehen; es bleibt aber auch Raum, sich auszutauschen und
das Gesehene zu vertiefen. Gelegenheit dazu bieten drei
Diskussionsrunden zu spéater Stunde. Es gibt eine Festival-
bar, einen Biicherstand und als besondere Attraktion fir
Theaterschaffende einen Workshop mit Neville Tranter.

Das Festival bezieht sechs Veranstalter in der Region
Basel mit ein, die als Orte fiir Figurentheater bekannt sind.
Der neue Direktor von Theater Basel, Georges Delnon,
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figurentheater tiibingen: Harald geht ab. Foto: Suzon Fuks

zeigte sich sofort bereit, dem Festival weiterhin Gastrecht
zu gewdhren. So bleibt das gerdaumige Foyer des grossen
Hauses Hauptspielort des Festivals, ergdnzt durch zwei
Abende im Schauspielhaus. Die weiteren Veranstalter sind
das Basler Marionettentheater, das Vorstadt-Theater, das
Theater Arlecchino, das Kulturbiiro Riehen mit der Fonda-
tion Beyeler als neuem Spielort und das Théatre La Coupole
in Saint-Louis (Frankreich).

Die Organisatoren erwarten eine grosse Zahl von inte-
ressierten Kindern und Erwachsenen aus der Region Basel,
Schulklassen, Figurentheater-Amateure und Profis aus der
ganzen Schweiz, Fachleute aus dem theaterpadagogischen
und dem therapeutischen Bereich sowie Gaste aus dem
Ausland. Produktionen ohne Worte, eine franzosischspra-
chige und eine englischsprachige Produktion beziehen
auch das nicht Deutsch sprechende Publikum mit ein. Ver-
niinftige Eintrittspreise mit attraktiven Ermadssigungen
machen den Besuch des Festivals fiir alle erschwinglich.
Fiir Schulklassen gelten Spezialtarife.

Vorverkauf:
Theater Basel Billettkasse T: 061 295 11 33

www.figurentheaterfestival.ch
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FigurenTheater-
Festival Basel 2007
apercu du
programme

Christian Schuppli

Pour la 4e fois, le FigurenTheaterFestival
international aura lieu a Bale du 5 au 10
septembre. Créé en 1995 par le Figurenthea-
ter Vagabu et reconduit tous les deux ans
depuis 2003, ce festival ouvre la saison
théatrale de Bale et transforme la ville pour
quelques jours en centre de l'art de la ma-
rionnette.

Le festival propose un apercu de la diversité marionnet-
tique actuelle avec sa programmation de productions inter-
nationales innovantes et sa vitrine spéciale pour des spec-
tacles suisses qui sortent de l'ordinaire. L'Assemblée géné-
rale de l'association des marionnettistes suisses unima
suisse aura lieu pendant le festival. Les spectacles program-
més s’adressent a un large public et contribuent ainsi a ren-
dre plus visible cette forme théatrale originale.

Venus d’Amsterdam, Neville Tranter jouera sa nouvelle
production «Vampyr» et Ulrike Quade «Me Too». Pour la
premiere fois a Bale, on pourra voir le groupe légendaire
Familie Floz dans «Ristorante Immortale» (masques et
musique en direct). Les jeunes Frangais Edwige Pluchart et
Jacopo Faravelli de I'’Anonima Teatro montreront leur jeu
renversant de mains et doigts «Si deux mains m’étaient
contées». Sigrun Kilger (Ensemble Materialtheater) de
Stuttgart présentera l'histoire de «Georg in der Garage»
(Georges dans le garage). Le choreographisches Theater
éclat de Cerlier montrera un travail étonnant avec des en-
fants, un spectacle aux confins du théatre d’objets et de
mouvement. Le Duo Wilde-Vogel de Stuttgart et le Viennois
Christoph Bochdansky nous emmenent dans un songe
d'une nuit d’été bizarre et poétique, tandis que Stephan
Kigel du Theater Kuckucksheim de la région de Nuremberg
ose jouer Woyzeck de Biichner avec des marionnettes a
gaine aux tétes de bois sculpté.

32 représentations, dont du théatre de rue, par 17 com-
pagnies d’Allemagne, France, Autriche, des Pays Bas et de
Suisse sont au programme. La plupart des spectacles seront
joués deux fois pour permettre aux spectateurs d’assister a
tout, mais un espace pour échanger et approfondir la per-
ception est également prévu tard le soir, pendant trois ren-
contres. Et pour compléter l'offre, un bar, un stand de livres

et l'atelier avec Neville Tranter, une attraction particuliere
pour les créateurs de théatre.

Le festival est porté par six organisateurs de la région de
Bale connus pour leur liens avec les marionnettes. Le nou-
veau directeur du Théatre de Bale Georges Delnon s’est tout
de suite montré prét a accueillir de nouveau le festival. Le
vaste foyer du théatre reste donc le lieu principal, complété
par deux soirées au Schauspielhaus. Les autres organisa-
teurs sont le Basler Marionettentheater, le Vorstadt-Thea-
ter, le Théatre Arlecchino, le Bureau culturel de Riehen et
pour la premiere fois, la Fondation Beyeler, ainsi que le
Théatre La Coupole a Saint-Louis (France).

Les organisateurs attendent un grand nombre d’enfants
et d’adultes de la région de Bale, des classes, des amateurs et
des professionnels du théatre de marionnettes de toute la
Suisse, des pédagogues du théatre et des thérapeutes, ainsi
que des invités étrangers. Des spectacles sans paroles, une
production en anglais et une en francais s’adressent a un
public non-germanophone. Des prix d’entrée raisonnables
et des réductions attractives rendent la visite du festival ac-
cessible a tous. Les écoles bénéficient d'un tarif spécial.

Location: Theater Basel Billettkasse T: 061 295 11 33

www.figurentheaterfestival.ch

Ulrike Quade: Me Too - a sideshow. Foto: Sergio Gridelli
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Neuchdatel

12e Semaine
Internationale

2 -11 novembre 07

Des marionnettes, des objets, des démarches artistiques
singulieres et passionnantes, la prochaine édition de ce festi-

val s'annonce palpitante. Yves Baudin

Au-dela de la multitude des propositions, nous levons ici le voile sur les axes
d’'une programmation que nous nous réjouissons de partager avec vous.

Une fenétre ouverte sur I’Allemagne

Depuis une dizaine d’année maintenant, ce pays connait une véritable «re-
naissance» de la marionnette. Des créateurs magnifiques, des spectacles mar-
quants, il est temps aujourd’hui d’accueillir largement a Neuchatel ces nouvelles
productions. Dans cette perspective, au-dela des spectacles programmés par le
festival (Materialtheater, Florian Feisel, ...), nous avons confié une carte blan-
che de programmation a Madame Silvia Brendenal, directrice de la Schaubude
a Berlin (Wilde & Vogel, Frank Soehnle, Uta Gebert, Ulrike Monecke).

Cirque et Marionnette

Si depuis longtemps ces deux arts entretiennent des rapports privilégiés, de-
puis quelques années des artistes les ont renouvelés et développés de maniere
étonnante. Deux chapiteaux seront a Neuchatel, celui de Branlo & Nigloo (FR)
avec un spectacle en création et celui d’Oligor (E) avec sa treés surprenante «Las
Tribulationes de Virginia».

Des artistes de renommée internationale

Neville Tranter, Ilka Schonbein, Familie Floz... tant de compagnies dont les
travaux remarquables sont toujours en quéte de perfection, de sens et d’émo-
tion.

Des artistes suisses

Les fréres Décosterd (musiciens et plasticiens) dont les créations (véritables
machines a performances) sont a découvrir de toute urgence, les Marionnettes
de Geneve avec un spectacle de pur bonheur, ludique et brillant, relatif a la
Suisse ainsi que la jeune compagnie Eclat qui propose une création sensible et
émouvante sont les invités de cette édition.

Russie, Lituanie, Tchéquie
Des compagnies et des spectacles a couper le souffle, Akhe Group, Okt Thea-
tre ou alors au charme ensorceleur Divadlo Anpu seront aussi parmi nous.

Une compagnie en résidence

Dans la mesure du possible, toujours favoriser le travail des créateurs! Du-
rant dix jours, la compagnie Pour ainsi Dire (FR) sera accueillie a Neuchatel
pour y élaborer une partie de sa nouvelle création. Une présentation du travail
suivie d'une rencontre avec la compagnie terminera cette résidence. Un théatre
jeune public de treés grande qualité!

Frank Sohnle: Salto Lamento

Théatre d’objets

Autour du remarquable «Anthologie du Théatre d’ob-
jets» du Théatre de Cuisine (FR) le festival proposera de
suivre 1'évolution actuelle de cette «branche marionnetti-
que» avec les nouveaux spectacles de 'Ensemble Material-
theater et de leurs invités internationaux, Turak, Vélo
Théatre, tant de moments droles, forts et poétiques.

Petites formes, un week-end!

Deux jours pour parcourir une foule de propositions
comme de magnifiques voyages a la rencontre de jeunes
marionnettistes et d"'univers différents.

D’autres propositions encore, un stage, un bal, des ex-
positions...

Que du plaisir!

Sous réserve de modifications.
www.festival-marionnettes.ch

Wilde & Vogel

unima figura 58 2/07



Neuenburg
12e Semaine
Internationale
la Marionnette,
2.-11. November 07

Figuren, Objekte, eigenwillige und spannende Kunstformen:
Das nachste Festival wird hoch interessant.

Ohne alle Auffithrungen zu erwdhnen, méchten wir
hier nur die Schwerpunkte des Programms enthiillen und
freuen uns darauf, es mit Thnen zu geniessen.

Schaufenster fiir Deutschland

Seit ungefdhr einem Jahrzehnt findet in Deutschland
eine regelrechte Wiedergeburt des Puppentheaters mit
grossartigen Figurenspielern und wegweisenden Auffiih-
rungen statt. Es ist Zeit, diese neuen Produktionen in Neu-
enburg zu zeigen. Aus diesem Grund haben wir, zusatzlich
zu den fiir das Festival gebuchten Kiinstlern (Materialthea-
ter, Florian Feisel), der Direktorin der Schaubude Berlin,
Frau Silvia Brendenal, freie Hand zur Programmgestaltung

de

Yves Baudin

Ensemble Materialtheater

gegeben (Wilde & Vogel, Frank Soehnle, Uta Gebert, Ulrike
Monecke).

Figuren und Zirkus

Seit langer Zeit sind diese zwei Kunstformen eng mit-
einander verbunden. Seit einigen Jahren haben die Kiinst-
ler diese Bande auf erstaunliche Weise neu gekniipft und
weiterentwickelt. Zwei Zelte werden in Neuenburg aufge-
baut: eins fiir die Urauffithrung von Branlo & Nigloo (F)
und eins fiir Oligor (E) mit seinen total tiberraschenden
«Las Tribulaciones de Virginia».

International bekannte Kiinstler

wie Neville Tranter, Ilka Schonbein, Familie Floz... sind
alles Biihnen, deren bedeutende Werke sich immer auf der
Suche nach Perfektion, Sinn und Emotion befinden.

Schweizer Kiinstler

Die Briider Décosterd (Musiker und Gestalter) und ihre
Einrichtungen - echte Spielmaschinen — muss man gese-
hen haben. Die Marionnettes de Geneve bringen ein spie-
lerisch brillantes und lustvolles Stiick iiber die Schweiz.
Dazu kommt die junge Biihne éclat mit einer einfiihlsamen
und ergreifenden Darbietung.

Russland, Litauen, Tschechien

Atemberaubende Spiele von Akhe Group, Okt Theater
oder der zauberhafte Charme von Divadlo Anpu stehen
auch auf dem Programm.

Eine Biihne als Wohngast

Die Arbeit der Theatermacher so gut als méglich zu un-
terstiitzen ist unser Motto! Daher kann die Biihne Pour
ainsi Dire (F) als Wohngast zehn Tage in Neuenburg ver-
bringen, um einen Teil ihrer neuesten Produktion zu erar-
beiten. Eine Auffiihrung, gefolgt von einer Diskussions-
runde mit der Gruppe, setzen den Schlusspunkt. Hochwer-
tiges Jugendtheater!

Objekttheater

Das Festival schldgt vor, die jetzige Entwicklung dieses
Zweigs des Figurentheaters zu verfolgen mit der bemer-
kenswerten «Anthologie du Théatre d’objets» des Théatre
de Cuisine (F) sowie dem Ensemble Materialtheater und
seinen Gésten, Turak und Vélo Théatre, die uns lustige, be-
deutungsvolle und poetische Augenblicke bieten werden.

Kleine Formen am Wochenende

Zwei Tage lang kann man eine grosse Zahl herrlicher
Reisen unternehmen, um junge Figurenspieler und ihre
Welten zu entdecken.

Dazu kommen ein Workshop, ein Ball, Ausstellungen
und noch mehr Auffiihrungen.

Anderungen vorbehalten.
www.festival-marionnettes.ch
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Mascha Erbelding

Am Anfang
war...Theater

Vom 18. bis 25. Marz 2007 belebte das dritte
internationale Theaterfestival Hellwach die
Schulen und Theater rund um Hamm. Denn
neben dem Helios-Theater in Hamm, das das
Festival organisierte, trugen noch sieben
weitere Veranstalter das Theaterprogramm
fiir Kinder und Jugendliche in die ganze
Hellweg-Region. Ein Schwerpunkt des Festi-
vals war mit vier von zwolf Produktionen das
Theater fiir die Allerkleinsten von null bis
vier Jahren. Nicht von ungefahr, ist doch das
Helios-Theater Teil des europaischen Netz-
werks «small size» wie auch des deutschen
Projekts «Theater von Anfang an», das sich
der Erforschung und Diffusion dieser Thea-
terform verschrieben hat und das sich im
Rahmen des Festivals auch dem Publikum
vorstellte.

Theater von Anfang an: Es ist sicher kein Zufall, dass
sich viele der Produktionen fiir die Allerkleinsten als
Schopfungsgeschichten lesen lassen, als Versuche, die Welt
spielerisch zu erforschen und schlieflich zu «verstehen».
Dabei greifen die Spieler oft auf Materialien zurtick, die den
Kindern aus der eigenen Spielwelt sinnlich vertraut sind.
Das Théatre de la Guimbarde aus Belgien schafft in «Terres
—Erden» aus Ton die Welt. Reizvoll ist hier das Zusammen-
spiel von Mann und Frau. Wahrend die Musikerin Sylvie
Nawasadio mit ihrer volltonenden Stimme, dem weichen
Korper und den angenehm warm umschliessenden Klang-
welten, die sie mit einfachen Percussion-Instrumenten und
Wasser entstehen lasst, sehr miitterlich wirkt, ist das Spiel
des Schauspielers Stéphane Klaric, der einem riesigen Ton-
klotz Figuren, Menschen und Tiere, entsteigen ldsst, sehr
kindlich, jungenhaft. Ermiidet schldft er nach den ersten
Versuchen ein. Die Frau verldsst ihre Klanginsel, beugt sich
iiber den Schlafenden und setzt die kleinen Figuren sanft
an den richtigen Ort. Trotzdem wird das Spiel der beiden
nie zum Rollenklischee — denn das ist es vor allem: Ein
Spiel mit Material, lustvoll auch fiir den Zuschauer, der
nach dem Stiick eingeladen ist, die Biihne zu erkunden. Die
Kinder lassen sich allerdings nur sehr langsam von ihrer
Zuschauposition auf die Biithne locken, sie brauchen ihre
Zeit.

Diese Lust am Zuschauen ist der Ansatzpunkt der Pro-
duktion des Helios-Theaters «Erde, Stock und Stein». Gear-
beitet wird mit ahnlichen Materialien, das entstandene

i
Gertrud Exner: Ein runder Weg

Stiick jedoch ist ganz anders. Ein grof3er Klotz Erde liegt am
Anfang im Raum, frische Erde, die man riechen kann.
Auch hier begleitet ein Musiker die Aktion mit Trompete,
aber er bleibt auBerhalb des Spielfeldes, wird nie Teil des
Spiels. Kaum hat sich der Spieler — und mit ihm der Zu-
schauer — ein wenig mit dem Material vertraut gemacht,
wirft er sich schon in die Erde, verteilt sie im Raum, grabt
Gange, schafft Bahnen. Behutsam ist der Zugang zum Ma-
terial nicht, hier wird bewusst geformt, werden Stocke wie
kleine Hauser aufgestellt, Riiben gepflanzt, um dann eben-
so entschieden, fast brutal, umgeschichtet zu werden. Was
entsteht, ist keine Spiellandschaft, sondern ein Kunstwerk,
ein Stiick «land art», das nach dem Stiick auch nicht betre-
ten werden soll. Den direkten Kontakt zu den Spielern gibt
es fiir die Zuschauer trotzdem: Eine Schale mit Mohrenstii-
cken wird gemeinsam verzehrt, das Stiick in gewisser Wei-
se einverleibt.

Einen anderen Weg wahlt Gertrud Exner aus Ddnemark
mit «Ein runder Weg». Sie nimmt die kleinen Zuschauer
mit auf eine Reise auf dem Papier. Auf einer {iber Rollen
laufenden Papierbahn hinterldsst sie bunte Tierspuren,
malt sie Pflanzen, scheint der Mond, den sie anschliessend
ausschneiden kann. Wichtig ist auch hier die musikalische
Ebene: Die Spielerin singt zu einer Klangkomposition vom
Band, die ihr musikalisch sicher einiges abverlangt und
eine Kiinstlichkeit schafft, die mit der sehr einfachen Spra-
che kontrastiert.

Auch fir die dlteren Kinder gibt es Produktionen, die
sich in Bezug zu einer Schopfungsgeschichte setzen lassen.
«Material» des Eroffnungsstiickes «IVI SA VIE» der Com-
pagnie Médiane aus Frankreich sind hierbei Farbe, Licht
und Raum. Auf einer groflen Leinwand, die zwischen zwei
Zuschauertribiinen platziert ist, werden eindriickliche Farb-
raume geschaffen. Ivi, die Clownfigur, die aus einer Tuch-
schaukel schliipft wie ein Schmetterling aus seinem Kokon,
spielt mit den Projektionen, ldsst sich vom Pinsel kitzeln,
wenn er auf der Leinwand ihren Korper beriihrt, taucht
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durch Farbblasen. Dabei ist sie fiir die Zuschauer stets auf
beiden Seiten prdsent, als Schatten fiir die einen, fiir die
anderen als weisser Clown, der fast akrobatisch mit einer
schwingenden Leiter kampft oder einen projizierten Feder-
ball zu seinem Rock macht. Die Hinde der Spieler an den
Projektoren werden auf der Leinwand zur Hand einer Gott-
heit, die alles erschaffen, aber auch zerstoren kann. Solche
«Handlungslinien» werden aber nie aufgedrangt; es liegt
am Zuschauer, die Bilder mit einer Bedeutung aufzuladen
oder wie Ivi unschuldig den Wechsel und das Werden der
Bilder zu geniessen.

Das Weite Theater aus Berlin mit «Reise ins Paradies»
setzt sich ganz offensichtlich mit dem Thema der Entste-
hung der Welt auseinander. Nach dem Buch «Als die Welt
noch jung war» erzahlen ein Mann und eine Frau von den
Anfangen. Immer wieder fangen sie eine neue Geschichte
an—denn um dieses Schaffen durch Erzdhlen geht es ihnen
wohl —, ziehen neue Gegenstdande aus dem grof3en Korb der
Frau, um gleich darauf alles anders zu erzdahlen. Dieser
schnelle Wechsel, am Anfang interessant, wird im Lauf des
Stiicks ermiidend. Schone Miniaturwelten, wie der Garten
auf dem Hut der Frau oder der winzige Stuhl autf der Hand
des Mannes, werden viel zu schnell wieder fallengelassen,
noch eine Geschichte folgt, das Ende ist dann fast beliebig.

Compagnie Médiane: Ivis Abenteuer. Foto: Baart Kootstra

Keine Geschichte erzdhlt die Association SKAPPA! aus
Marseille mit der Produktion «Halbe Halbe». Paolo Cardo-
na stellt die Symmetrie, die Ordnung seines Korpers und
damit der Welt in Frage. Ein Arm ist langer, ein Bein ist
kiirzer. Auf die groe Leinwand hinter der leicht anstei-
genden Biihnenrampe wird ein Bild Cardonas projiziert.
Mit einem Blatt Papier fingt er sein Auge ein, faltet es und
steckt es in die Tasche. Spater, als er es wieder herauszieht,
ist es immer noch auf dem Papier, wie durch Zauberei. Ei-
ner der schonsten Momente der Inszenierung: Cardona
und sein Techniker Fabricio Cenci teilen sich einen Butter-
keks — wie immer sind die Hélften nicht ganz gleich — und
legen sich vor der Leinwand auf dem Riicken. Schweigend
betrachten sie gemeinsam die projizierten Bilder, wie gute
Freunde einen schonen Sonnenuntergang. Hilften von
Dingen, Hausern, Menschen, die mit anderen Hélften zu-
sammengefiihrt werden. Begeistert bewerten die Kinder

Association SKAPPA! Halbe Halbe. Foto Christophe Loiseau

das Gesehene nach «richtign und «falsch». Der erwachsene
Zuschauer ist sich da nicht so sicher: Die Strukturen eines
Baums scheinen in eine Handhailfte iiberzugehen, sind
vielleicht das richtigere, das passende Gegeniiber. Die In-
szenierung weckt einen neuen Blick auf die Dinge, auf die
Unterschiede und Details, auf die Individualitat des Einzel-
nen.

Seine ganz personliche Geschichte erzahlt Gerd Imbs-
weiler vom Vorstadt Theater Basel in «Aus der Friitherheit».
In grossen Kartons hat er Erinnerungsstiicke aus der Zeit
seiner Kindheit und Jugend in den 40er- und 50er-Jahren
in Offenbach mitgebracht, auch von seinen Anfangen als
Schauspieler, Souvenirs aus einer Zeit, als man noch 65
Mitschiiler in der Klasse hatte und im Anzug zur Tanzstun-
de ging. Dabei ist es der Konflikt mit dem Vater, dessen
Stimme aus einem alten Radio dringt, der das Erzahlte ins
Heutige holt — Streit mit den Eltern kennt jeder Jugendli-
che. Nie ist der Vater zufrieden mit dem wilden Sohn, lasst
ihn so lange an stolz prasentierten ersten Gedichten «fei-
len», bis der Sohn sie ihm nicht mehr zeigt. Immer wieder
prasentiert Imbsweiler auch Fotos von sich und seiner Fa-
milie, Spuren der «Friitherheit» —und wie Spuren legt er sie
am Ende des Stiicks auch aus, wahrend er die Biihne ver-
ldsst, Spuren, die bis ins Heute fiihren und bewusst ma-
chen, dass auch das Heute bald Geschichte sein wird, An-
fang einer Geschichte? Anfang ... von Theater.

www.helios-theater.de/hellwach07/hellwach07.html
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Au debut...
le theatre

Le troisieme festival de théatre international
Hellwach (Eveillé) a animé les écoles et les
théatres autour de Hamm du 18 au 25 mars
2007. Sept organisations se sont associées au
Helios-Theater de Hamm pour assurer un pro-
gramme pour le jeune public de toute la
région. Quatre des douze productions propo-
saient des spectacles pour les tout petits de 0 a
4 ans. Le Helios-Theater fait en effet partie du
réseau européen «small size» (petite dimen-
sion) et du projet allemand «Theater von
Anfang an» (du théatre des le début), qui se
destine a explorer et diffuser cette catégorie
de spectacles. Il a donc saisi 'occasion du
festival pour se présenter au public.

Ce n’est pas par hasard que la plupart des spectacles
pour les tout petits ressemblent a la genése dans leur tenta-
tive d’explorer le monde par le jeu pour mieux le compren-
dre. Les acteurs se servent souvent de matieres que les en-
fants connaissent par leurs propres jeux sensoriels. Dans
«Terres-Erden», le Théatre de la Guimbarde de Belgique
recrée le monde en terre glaise. L'interaction homme-fem-
me ajoute un attrait particulier au spectacle. La musicienne
Sylvie Nawasadio a la voix pleine et au corps doux crée des
mondes sonores chaleureux avec des instruments de per-
cussion simples et de 1’eau. Elle est maternelle, tandis que le
jeu du comédien Stéphane Klaric, qui fait surgir des per-
sonnages, animaux et humains, d'un énorme bloc d’argile,
parait enfantin. Fatigué de ses premiers essais, il s'endort.
La femme quitte son ile sonore, se penche sur le dormeur et
pose de petites figurines doucement au bon endroit. Le jeu
pourtant ne glisse jamais vers les clichés du genre. C’est
surtout un jeu avec la matiere, un vrai plaisir pour le public,
qui est invité a explorer la scene apres la représentation.
Mais les enfants quittent difficilement leur role de specta-
teurs. Il faut du temps pour les attirer sur la scene.

Le plaisir de l'observation est le point de départ de la
production du Helios-Theater «Erde, Stock und Stein»
(Terre, bois et pierre ). Les matieres sont semblables, mais le
résultat tres différent. Un grand tas de terre fraiche et odo-
rante occupe le milieu de la scéne. Un musicien accompa-
gne l'action a la trompette, mais reste hors jeu. A peine le
public et le comédien ont-ils pu apprivoiser la matiere, que
ce dernier se jette dans la terre, la disperse, y creuse des
passages et chemins. Il n’y va pas de main morte, il forme et

Mascha Erbelding

transforme avec intention. Il y pose de petits batons, figu-
rant des maisons, il plante des carottes, puis il démolit et
change tout, presque brutalement. Ici on ne fabrique pas un
paysage pour jouer, mais une ceuvre d’art, du «land-art»,
qu’il ne faudra pas piétiner apres le spectacle. Le contact
direct avec les comédiens s’établit pourtant quand tous par-
tagent un plat de carottes et se nourrissent ainsi du specta-
cle, au propre et au figuré.

Gertrud Exner du Danemark choisit une autre maniere
dans son «Ein runder Weg» (un chemin rond). Elle em-
mene les enfants en voyage avec un long papier qu’elle dé-
roule pour y laisser des traces d’animaux de toutes les cou-
leurs. Elle peint des plantes et fait apparaitre la lune, qu’elle
découpe par la suite. La musique tient également un role
capital. La comédienne chante sur une bande son assez exi-
geante et crée ainsi une ambiance artificielle en contraste
avec son langage tres simple.

On peut également mettre les spectacles pour les en-
fants plus agés en rapport avec la création. La «maticre»
utilisée par la Compagnie Médiane de France dans «IVI SA
VIE» consiste en couleur, lumiere et espace. Des projections
créent des plages colorées sur un grand écran placé entre
deux gradins ou sont assis les spectateurs. Ivi la clownesse,
qui sort d'une balancoire en tissu comme un papillon de
son cocon, joue avec ces projections. Elle se fait chatouiller
par un pinceau quand il la touche sur I’écran et elle plonge
dans les bulles de couleur. Visible en ombre pour les specta-
teurs d'un co6té, en clown blanc pour ceux de l'autre coté,
elle fait I'acrobate, lutte avec une échelle basculante, trans-
forme un volant de badminton en robe. Sur lI'écran, les
mains des marionnettistes deviennent des mains dune
déité, qui peut tout créer, mais également détruire. De tel-
les actions sont suggérées, jamais imposées. Le spectateur
peut donner sa signification aux images ou jouir en toute
innocence des changements et de la création visuels.

Dans son spectacle «Reise ins Paradies» (voyage au pa-
radis), le Weite Theater de Berlin aborde de maniere évi-
dente le theme de la création du monde, inspiré par le livre
«Als die Welt noch jung war» (quand le monde était encore

Théatre de la Guimbarde: Terres
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jeune). En tirant un a un des objets d’'un grand panier, un
homme et une femme racontent les débuts de l'univers. Ils
recommencent toujours une autre histoire et la transfor-
ment, car ils semblent privilégier la création par la parole
Ce changement rapide qui intéresse au début finit par las-
ser. De beaux mondes miniatures — le jardin sur le chapeau
de la femme ou la minuscule chaise sur la main de I’'homme
— disparaissent trop vite. Les scénes se suivent et la fin ne
s'impose pas vraiment.

Association SKAPPA! de Marseille ne raconte pas d’his-
toire dans «Moitié Moitié». Paolo Cardona met en question
la symétrie ordrée de son corps, donc du monde. Un bras est
plus long, une jambe plus courte. Une image de Cardonas
est projetée sur un grand écran derriere la scéne 1égérement
inclinée vers le haut. Le comédien attrape son ceil avec un
bout de papier qu’il plie et met dans sa poche. Plus tard,
quand il le ressort, I'ceil est toujours la, comme par magie.
Un des moments les plus beaux du spectacle se présente
quand Cardona et son technicien Fabricio Cenci partagent
un biscuit en deux parties, toujours inégales. Couchés sur
le dos, devant I’écran, ils regardent ensemble en silence les
images projetées, des moitiés de choses, maisons, humains
qui se combinent avec d’autres moitiés. Enthousiastes, les
enfants jugent ce qu'ils voient en criant «juste» ou «faux».
Les adultes ne sont pas si strs de leur affaire. La structure
d'un arbre semble se fondre dans une moitié de main et
c’est peut-étre la combinaison juste. Ce spectacle pousse le
public a poser un regard nouveau sur les choses, les diffé-
rences, les détails et sur I'individualité de chacun.

Gerd Imbsweiler du Vorstadt Theater de Bale. raconte
son histoire personnelle «Aus der Friitherheit» (le temps
d’avant). Il apporte de grandes boites qui contiennent des
souvenirs de son enfance et de sa jeunesse a Offenbach,
dans les années 40 et 50, ainsi que de ses débuts d’acteur.
Des souvenirs d’'un temps ou une classe comptait 65 éleves
et ou on allait au cours de danse en complet veston. C’est le
conflit avec le pere, dont la voix sort d'une vieille radio, qui
amene cette histoire dans le présent. Chaque adolescent
connait les disputes avec les parents. Le pere n’est jamais
content. Il fait «peaufiner» au fils indompté ses premiers
poeémes que celui-ci lui avait montré, tout fier. Le jeune
homme finira par garder ses écrits pour lui. A plusieurs re-
prises, Imbsweiler présente des photos de sa famille et de
lui-méme, traces du temps d’avant. A la fin du spectacle, en
quittant la scene, il les laisse derriere lui. Il étale ces traces
qui menent vers le présent et font comprendre que l'actua-
lité¢ deviendra bientdt histoire, le début d'une histoire, le
début... du théatre.

www.helios-theater.de/hellwach07/hellwach07.html

Sofie Krog: Diva. Foto: Jakob Eskildsen

Figur und Mensch

Eveline Gfeller

16. Internationales Welser Figurentheaterfes-
tival vom 16. bis 22. Marz 2007.

Die sieben Festivaltage waren in der Tat voll gepackt:
Rund 60 Auffithrungen standen auf dem abwechslungs-
reichen Programm von Trude Kranzl, wobei die Inszenie-
rungen fiir die jiingsten Besucher ab drei oder vier Jahren
in der Uberzahl waren. Besonders hervorgestochen ist das
trashige und witzige Stiick «Die Birne Helene» der Oster-
reicherin Natascha Gundacker, in welchem Gurken zu sin-
genden Rockstars und Tomaten zu wilden Piraten werden.
Dem Puppenspieler Matthias Kuchta, welcher unter dem
Namen Lille Kartofler Figurentheater manchmal sogar
zweimal téaglich die formal dhnlich gestalteten Médrchen
«Schneewittchen» und «Die Prinzessin auf der Erbse»
zeigte, wurde zum Geburtstag eine Ausstellung seiner Fi-
guren im Foyer des Stadttheaters gewidmet. Auffallend
auch die zahlreichen Produktionen aus Italien — fast ohne
Ausnahme iiberzeugendes Erzdhl- und Handpuppenthea-
ter. Einige Vorstellungen am Abend haben, wie die unin-
spirierte Materialschlacht in «Bilder einer Ausstellung»
von Karin Schéfer (O) oder die einténig Inszenierung «Pa-
ganini» von Raphael Miihrle (D), leider weniger tiberzeugt.
Besonders begeistert haben hingegen Walter Brogginis (I)
makabres und wortloses «Solo» sowie «Das Unterdster-
reich» von Christoph Bochdansky, Hannes Loschel und
Wolfgang Vincenz Wizlsperger (O), ein intelligentes, phan-
tasievolles und amiisantes Variété mit Live-Musik, dres-
sierten Taschentiichern, erotischen Gedichten und vielem
mehr. Eine kleine Entdeckung gar war «Diva» vom Sofie
Krog Teater aus Danemark: Die Figurenspielerin steckt von
Kopt bis Fuss in einem an eine rotierende Plakatsdule erin-
nernden, mit rotem Veloursamt edel ausgestatteten Theater
und ldsst dort auf sieben Klein-Biithnen ihre schragen Fi-
guren mit viel schwarzem Humor agieren. Wahrend der
Konzerte einer monddnen Diva geht immer wieder eines
der einundzwanzig Bithnenvorhangchen hoch und préasen-
tiert ein skurriles Universum hinter der Biihne, in welchem
ein verriickter Professor vergeblich versucht, einen Heil-
trunk fir seinen missgestalten Koérper zu kreieren.

www.figurentheater-wels.at
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Homme et
marionnette

16¢ Festival International de Marionnettes a
Wels du 16 au 22 mars 2007.

Eveline Gfeller

Pas de relache pendant les sept journée du festival: 60
spectacles constituaient le programme varié de Trude
Kranzl avec une majorité de productions pour les plus pe-
tits, entre 3 et 4 ans. «La poire Héleéne» de ’Autrichienne
Natascha Gundacker a frappé par son humour trash avec
ses concombres qui chantent du rock et les tomates qui se
transforment en pirates sauvages. Une exposition en hon-
neur de I'anniversaire du marionnettiste Matthias Kuchta
présentait ses marionnettes dans le foyer du théatre de la
ville. Sa compagnie, le Lille Kartofler Theater, montrait
parfois deux fois par jour, dans des décors trés semblables,
les contes de «Blanche-Neige» et de «La princesse au petit
pois». Le nombre de spectacles concluants venus d’Italie —
presque sans exception du théatre de marionnettes a gaine
ou des contes joués - a surpris. Quelques représentations
en soirée ont malheureusement moins convaincu: le dé-
ploiement exagéré de matériel dans «Tableaux d'une expo-
sition» de Karin Schéfer (A) ou la mise en scéne monotone
de «Paganini» de Raphael Miirle (D). Par contre, le «Solo»
macabre, sans paroles, de Walter Broggini (I) a créé l'en-
thousiasmé, ainsi que «Unterdsterreich» de Christoph Boch
dansky, Hannes Loschel et Wolfgang Vincenz Wizlsperger
(A), un spectacle musical de variétés intelligent, amusant
et plein de fantaisie, avec mouchoirs domptés, poemes éro-
tiques et plus encore. «Diva» de Sofie Krog du Danemark
fut une découverte: la marionnettiste est cachée de la téte
aux pieds dans une espece de colonne Morris tournante,
transformée en théatre, garni d'un riche velours rouge.
Avec humour noir, elle y fait agir ses marionnettes déca-
lées sur sept petites scenes. A tout moment, pendant les
concerts d’'une diva moderne, un des vingt et un petits ri-
deaux de scene se leve et dévoile un univers bizarre ou un
professeur fou essaie en vain de fabriquer une potion pour
guérir son corps mal formé.

www.figurentheater-wels.at

«Hoffnung
braucht
Lieder, Bilder,
Erzdhlungeny

Ein Theaterprojekt bringt verstummte Kin-

der zum Tanzen und Singen.
Brigit Oplatka

Mitten in unserer masslos gewordenen Wohlstandsge-
sellschaft haufen sich alarmierende Berichte von Kindern,
die verlassen, verhungert oder im Kiihlschrank erfroren
in der Wohnung ihrer Eltern vorgefunden wurden. In
Braunschweig (D) finden Kinder aus unterprivilegierten
Familien im Theaterprojekt der Puppenspielerin Anke
Berger Erholung sowie Ausdrucksméglichkeiten fiir ihre
Not. Eine Marktliicke fiir Puppenspieltherapeut/-innen?

Braunschweig, westliches Ringgebiet. In diesem Quar-
tier bekommen viele Kinder nach der Schule kein warmes
Mittagessen. Die Kindertagesstitte «Schwedenheim»
mochte diesen Kindern aus benachteiligten Milieus, neben
der Teilname an einer warmen Mahlzeit, die Stabilisierung
und Verbesserung ihrer schulischen Leistungen, soziale
Kontakte sowie die Beteiligung an kommunikativen, krea-
tiven und spielerischen Aktivitaiten ermdoglichen. Seit
Herbst 2003 treffen sich dort wochentlich zwei Theater-
gruppen: Ein kontinuierlich arbeitender Kurs sowie ein
niederschwelliges, offenes Angebot — der von den Kindern
nach Abkiirzungen ihrer Strassenziige benannte «Kinder-
kulturclub HuLu-HeJa».

Den Kindern im Kindergarten- und Schulalter ist eines
gemeinsam: Sie wachsen in Familien mit sozialer Armut
auf. Der materiellen Not geht hdaufig psychosoziale Not vor-
aus. So leiden viele Eltern an psychischen Erkrankungen
oder Suchtproblemen und sind infolge ihrer eigenen Trau-
matisierungen nicht in der Lage, den Kindern emotionale
Sicherheit und Strukturen zu geben sowie ihre finanziellen
Mittel einzuteilen. Arbeitslosigkeit, ein Migrationshinter-
grund und hohe Kinderzahl erhéhen das Armutsrisiko.
Kinderarmut bedeutet Verlust von Selbstwertgefiihl, seeli-
sche Vereinsamung sowie eine friithe Uberverantwortlich-
keit: Die Kinder fiihren den Haushalt, sorgen fiir jiingere
Geschwister und nicht selten auch fiir die alkoholkranken
Eltern.
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Im Theaterkurs sind diese Kinder auf den ersten Blick
laut, wild, oft fluchen sie und gehen mit Fausten aufeinan-
der los. Zugleich zeigen sie eine ausgepragte Angstlichkeit.
Bei kleinsten Gerduschen zucken sie laut kreischend zu-
sammen. Manche sprechen kaum, andere zeigen aggressive
oder depressive Ziige, wirken iibernachtigt und haben im-
mer wieder Lause. Vor allem aber sind sie hungrig an Leib
und Seele.

Anke Berger mochte ihnen unbeschwerte Momente
ermoglichen sowie ihre verschiitteten Talente und Starken
wecken — und spiirt ein riesiges Mitteilungsbediirfnis. Die
Kinder, die nicht gewohnt sind, in Ruhe und ohne Fern-
sehlarmpegel am Tisch zu sitzen, konnen im geschiitzten
Rahmen eines Anfangsrituals von ihren Alltagserlebnissen
erzdhlen. Gemeinsam decken sie den Tisch, trinken Tee,
essen und finden die Aufmerksamkeit und Zuwendung, die
ihnen ihr Elternhaus nicht zu vermitteln vermag.

In der Theaterarbeit spiegeln die von den Kindern ge-
wahlten und gestalteten Figuren auf kraftvolle Weise einen
Teilihres Lebens wieder, im Rollenspiel erahnt Anke Berger
die familidren Spannungen. Beliebte Improvisationsthe-
men sind «Ich hau ab von zu Hause», «Ich habe mal gelogen
und warumbp», «Stress mit anderen Kindern auf dem Schul-
weg» sowie «Angst». Die Szenen, die die Kinder in zahl-
losen Variationen wiederholen mochten, wirken nicht nur
als Ventil fiir gestaute Gefiihle, es zeigen sich auch Kon-
flikte, fiir die die Kinder im Spiel Losungen finden. Anke
Berger hdlt die Augen offen und arbeitet bei Bedarf eng
vernetzt mit Fachpersonen, die ihre Arbeit unterstiitzen.

Hoffnung braucht Lieder, Bilder, Erzdhlungen, Mar-
chen. Immer wieder erzdhlt, gespielt und vertieft, werden
sie von den Kindern mit allen Sinnen erlebt. Die Gestaltung
lasst sie nachempfinden, wie Hansel und Gretel ihre Verlas-
senheit, ihre unberechenbare Uberforderung iiberwinden,
wie der Prinz im Maéarchen «Das Eselein» Wandlung und
Erlosung erfahrt, und iiber Monate improvisieren und phi-
losophieren sie zum «Maddchen ohne Héande», welches den
kindlichen Missbrauch thematisiert.

Aufmeine Frage nach Prozessen und Lernschritten ant-
wortet Anke Berger erst zogernd. Allzu prasent sind ihr die
vielen Anstrengungen — Klarheit, Konsequenz und Impro-
visationstalent — die sie aufbringen muss, um diese an-
spruchsvollen Kindergruppen zu fiithren, sowie viele frus-
trierende Momente. Vor allem war die Finanzierung in der
Vergangenheit immer wieder in Frage gestellt, weil die
neue Landesregierung nur noch punktuell kurzfristige
Projekte lancieren wollte. Dennoch: Zunehmend werden
die Dringlichkeit ihrer Arbeit sowie die positiven Entwick-
lungen der Kinder erkannt. Fast verstummte, verschlossene
Kinder beginnen zu singen und zu tanzen, sexueller Miss-
brauch und korperliche Gewalt konnten durch die Aus-
drucksmoglichkeiten der Kunst aufgedeckt werden.

Darum ist Anke Berger iiberzeugt: Thr Projekt braucht
Kontinuitédt, die Kinder, die in Not sind, brauchen Verléass-
lichkeit. Nur durch Regelmassigkeit lernt die Gruppe, ele-
mentare Fertigkeiten zu entwickeln: Regeln akzeptieren,
Ruhe aushalten, Verantwortung iibernehmen, Schamge-
fithle tiberwinden und echte Motivation autbauen, um
ernsthaft an einer Rolle zu arbeiten. Auch miissen die ver-
schiitteten schopferischen Krafte, die Kreativitdt und Fan-
tasie geweckt, die Scheu, mit Material zu arbeiten, abgebaut
werden. Mit dem Wagnis, auf der Biihne zu stehen, wachst

ein positives Identitdtsgefiihl, dadurch kann der eigene
Schmerz in die Rolle einfliessen und ausgedriickt werden.
Wenn es gelingt, bei den Theaterauffithrungen die Erfah-
rung zu machen, dass durch gemeinschaftliches Tun etwas
Grosseres und Stabileres entsteht als durch destruktives
Verhalten, dann entsteht neues Selbstvertrauen.

Dieses Vertrauen soll auch Teenagermiittern vermittelt
werden. Darum wird die Ausweitung der Theaterarbeit auf
jugendliche Miitter geplant. Durch die Kunstform des The-
aters mochte Anke Berger vor allem ihre Bindungsfahig-
keit, Bezogenheit und ihren Fiirsorgeinstinkt im Umgang
mit dem eigenen Baby wecken. Wahrend die jungen Miit-
ter im Theaterkurs zwei Stunden Zeit fiir ihre Ressourcen
haben, konnen ihre Babys und Kinder von der gleichzeitig
angebotenen Betreuung und Férderung profitieren.

Leider, sagt Anke Berger, ist soziale Armut vererbbar.
Trotz des achtsamen, schopferischen und kommunikativen
Ndhrbodens, den die Kinder bei ihr erfahren, sieht sie fiir
die meisten von ihnen wenige Zukunftschancen. Doch sie
misst den Erfolg ihres besonderen Projekts am grossen Zu-
lauf und an den leuchtenden Augen der Kinder, die im
Theaterspiel sorglos entspannte Momente des Gliicks erle-
ben konnen. Die dusserst anstrengende Arbeit wird durch
die Liebe, die die Kinder ihr entgegenbringen, wettge-
macht.

www.theater-anke-berger.de
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«L'espoir a besoin de

chansons, dimages
et d’histoires» ..o

Un projet de théatre fait chanter et danser des enfants qui ont
cessé de parler.

Dans notre société d’opulence démesurée, des rapports alarmants font état
d’enfants abandonnés, morts de faim ou trouvés congelés dans le frigo de leurs
parents. A Braunschweig (D), dans son projet de théatre, la marionnettiste
Anke Berger propose du répit aux enfants de familles défavorisées, ainsi que
des moyens d’expression pour leur détresse. Serait-ce une niche de marché
pour les thérapeutes par la marionnette?

Braunschweig, banlieue Ouest, quartier ou beaucoup d’enfants ne bénéfi-
cient pas de repas chaud apres I'école. La garderie «Schwedenheim» tente de
donner a ces enfants de milieux défavorisés un repas chaud, mais également de
les stabiliser et d’améliorer leurs prestations scolaires et les contacts sociaux par
la participation a des activités créatrices de communication et de jeu. Des
l'automne 2003, deux groupes de théatre se réunissent: un cours régulier et une
offre plus informelle, sous forme de club culturel pour enfants nommé «Kinder-
kulturklub HuLu-HeJa» (les initiales des rues du quartier).

Ces enfants de 1'école enfantine et primaire on un point en commun: ils
grandissent dans des familles socialement indigentes. Souvent, la détresse psy-
chosociale précede la pauvreté matérielle. Beaucoup de parents souffrent de
maladies psychiques ou de problemes de dépendance et suite a leurs propres
traumatismes, ne sont pas capables de donner une sécurité émotionnelle a leurs
enfants, ni de gérer leurs finances. Le chomage, la migration et le nombre élevé
d’enfants augmentent le risque de pauvreté. Des enfants pauvres perdent leur
estime de soi, ils souffrent d’isolement et d"une responsabilisation précoce. C’est
eux qui gerent le ménage, s'occupent des plus petits et souvent de leurs parents
alcooliques.

Aux cours de théatre, ces enfants sont en premier lieu bruyants, déchainés.
1Is jurent souvent et se tabassent. En méme temps, ils sont trés peureux, tres-
saillent au moindre bruit en criant. Certains ne parlent guere, d’autres présen-
tent des traits agressifs ou dépressifs. Ils ont une mine défaite et ont souvent des
poux. Mais ils ont surtout faim de nourriture matérielle et spirituelle.

Anke Berger aimerait leur offrir des moments tranquil-
les et réveiller leurs talents et leurs forces. Elle pergoit un
énorme besoin de communiquer. Dans un cadre rituel, ces
enfants qui n’ont pas I'habitude de s’asseoir autour d'une
table sans le bruit permanent de la TV, peuvent raconter des
événements de leur vie quotidienne. Ensemble ils mettent
la table, boivent le thé, mangent. Ils trouvent ici I'attention
et l'laide que leurs parents ne peuvent leur donner.

Pendant le travail théatral, les personnages choisis ou
fabriqués par les enfants refletent avec force une partie de
leur vie. Le jeu de role permet a Anke Berger de deviner les
tensions familiales. Des thémes d’improvisation favoris:
«Je me barre de la maison», «J’ai menti et je dis pourquoi»,
«Stress avec d’autres enfants sur le chemin de I'école» et
«La peur». Les scenes que les enfants répetent dans de mul-
tiples variantes n‘ont pas seulement un effet de soupape
pour les émotions refoulées. Elles montrent aussi les conflits
auxquels les enfants trouvent des solutions par le jeu. Anke
Berger garde les yeux ouverts et travaille en étroite collabo-
ration avec des experts qui soutiennent sa démarche.

L'espoir a besoin de chansons d’images, d’histoires et de
contes. Souvent, les enfants jouent, approfondissent et vi-
vent les contes avec tous leurs sens. La mise en scene du
conte leur permet de ressentir I'abandon de Hansel et Gretel
et la capacité des deux enfants a surmonter leurs proble-
mes. Dans le conte «Le petit ane», ils percoivent la transfor-
mation du prince et sa délivrance. Pendant des mois, ils
improvisent et réfléchissent au conte «La jeune fille sans
mains» qui a pour theme la maltraitance des enfants.

Anke Berger hésite a donner des réponses a mes ques-
tions sur les procédés et les étapes d’apprentissages. Elle se
souvient trop de tous ses efforts de clarté, de constance et
de talent d’improvisation qu’elle doit fournir pour guider
ces groupes d’enfants exigeants. Elle évoque également ses
nombreuses frustrations. Jusqu’a présent, le financement
surtout a été souvent remis en question parce que le nou-
veau gouvernement ne soutenait plus que des projets ponc-
tuels, a court terme. Pourtant, 'urgence de son travail et
I"évolution positive des enfants sont reconnues. Des enfants
renfermés, presque toujours silencieux ont recommencé a
chanter et a danser. On a pu découvrir des cas d’abus sexuel
et de violence physique par les moyens artistiques.

Anke Berger est persuadée que son projet doit conti-
nuer. Les enfants en détresse ont besoin de stabilité. C’est
uniquement par la régularité que les enfants apprennent a
développer des capacités élémentaires: accepter des regles,
supporter le calme, assumer des responsabilités, dépasser
des sentiments de honte et construire une motivation
authentique, pour ensuite assumer un role au théatre. Il
faut réveiller également les capacités créatrices enfouies, la
créativité et I'imagination, dépasser la réticence a manipu-
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ler du matériel. Le défi de monter sur scene augmente le sentiment d’identité
positive; on peut ainsi faire passer la douleur personnelle dans le rdle. Si on
réussit lors du spectacle a se rendre compte que l'activité collective a créé une
entité plus grande et plus stable que le comportement destructif, la confiance en
soi augmente.

Cette confiance en soi devrait également se transmettre aux meres adoles-
centes. Une extension du travail théatral est en projet pour elles. Par I'art du
théatre, Anke Berger aimerait surtout réveiller leur capacité et leur instinct de
se lier a leur bébé, de s’en occuper et de le soigner. Pendant que les jeunes meres
se ressourcent dans le cours de théatre de deux heures, leurs bébés et autres
enfants bénéficient d'une garde adaptée.

Malheureusement, la pauvreté sociale est héréditaire. Malgré le sol nourri-
cier riche en créativité et communication dont les enfant profitent chez Anke
Berger, elle voit peu de chances d’avenir pour la plupart d’entre eux. Mais elle
mesure le succes de son projet au grand nombre de participants et aux yeux lu-
mineux des enfants qui vivent des moments de bonheur détendu en jouant du
théatre. Le travail extrémement fatigant est compensé largement par I'amour
que les enfants lui donnent.

www.theater-anke-berger.de

Marktplatz «Aus der Praxis - Fiir die Praxis»

Menschen mit einer sichtbaren oder unsichtbaren Be-
hinderung treten im Marchen in vielgestaltiger Form auf.
Was reprdsentieren Marchenfiguren mit einer kognitiven
beziehungsweise geistigen oder korperlichen Beeintrachti-
gung? Welches ist die Bedeutung im Marchen von Man-
nern, Frauen oder Kindern, die schwierig, verhaltensauf-
fallig oder «bose» sind? Den heilpddagogischen Fragestel-
lungen liegt die grundsatzliche und theoretisch begriindete
Annahme zugrunde, dass Marchen fiir den Aufbau der
inneren Realitdt von Kindern (und Erwachsenen), ob mit
oder ohne Behinderung, wichtig sind.

Dummlinge, bucklige Hexen, bose Stiefschwestern und Zwerge —
vom Umgang des Marchens mit Behinderung; Fitzgearld Crain,
Haupt Verlag Basel, 2007.

Aus der Fach- und Kontaktstelle Puppenspiel-
therapie

31. Mérz 2007 - 1. Jahresversammlung der Fach- und
Kontaktstelle fiir therapeutisches Puppenspiel mit inte-
grierter Fachtagung zum Thema «Kinder psychisch kran-
ker Eltern».

Durch die Griindungsversammlung im September 06
geleitete uns das erheiternde Bild der Puppenspielthera-
peutinnen, die ihre Schlatkappe ausziehen und tatkraftig
in den Apfel beissen. Ein halbes Jahr spéter war es schon zu
erleben, wie stark und lebendig diese neue Gruppierung
schon geworden ist. Diesmal wies das Bild eines Wegwei-
sers durch den ersten Teil der Jahresversammlung im Ber-
ner Burgerspital. Der Vorstand, der liber seine neu aufge-
nommene Arbeit berichtete, formulierte Nah- und Fern-
ziele auf der Strecke und regte die Mitglieder an, iiber den
einzuschlagenden Weg zu diskutierten, um die zentralen

Fragen der Zugehorigkeit der Puppenspieltherapieform in
der therapeutischen Landschaft sowie der Berufsanerken-
nung zu kldren. Nach dem durch einen Biichertisch und
Materialstdnde bereicherten Stehlunch vermittelte uns die
Kinder- und Jugendpsychiaterin Frau Dr. Marianne Zollin-
ger eine Ubersicht iiber die verschiedenen psychischen
Krankheitsbilder von Eltern und ihre moglichen Auswir-
kungen auf die betroffenen Kinder.

9. Juni 2007 — «Farben in der Kinderzeichnung»

Einen spannenden und gelungenen Weiterbildungstag
erlebten wir bei der Schriftpsychologin Erika Urner Wies-
mann iiber Motive, Symbole und Gestaltungselemente in
der Kinderzeichnung. Farben sehen, fiihlen, erleben und
Zusammenhdnge erkennen: Zahlreiche Anregungen neh-
men wir mit in den therapeutischen Alltag.

Place du marché

Benéts, sorcieres bossues, méchantes belles-sceurs et
nains — handicap et conte.

Dans le conte apparaissent des personnes avec des han-
dicaps visibles ou invisibles. Que représente un personnage
avec un handicap mental ou physique? Quelle signification
attribuer a des femmes, hommes et enfants qui ont un com-
portement inadéquat ou sont «méchants»? Ces questions
de pédagogie curative se fondent sur la notion théorique,
que le conte est important pour la construction d'une réa-
lité intérieure chez les enfants (et adultes), avec ou sans
handicap.

Regard en arricre

31 mars 2007 — lere Assemblée annuelle de I’association
pour la thérapie par la marionnette (Fach-und Kontakt-
stelle fiir therapeutisches Puppenspiel) et journée sur le
theme «Enfants de parents atteints de maladies psy-
chiques».

Lors de I'assemblée de fondation de notre association en
septembre 06, I'image amusante des thérapeutes en train
d’enlever leur bonnet de nuit pour croquer avec force une
pomme nous avait guidés. Six mois plus tard, le dynamisme
etla vigueur de ce groupement réjouit. L'image d’'un poteau
indicateur nous a menés vers la premiere partie de I'assem-
blée annuelle au Burgerspital de Berne. Dans son rapport,
le Comité a formulé les buts proches et lointains et encou-
ragé les membres a discuter le chemin a suivre : il faudra
clarifier la reconnaissance professionnelle, ainsi que 1'ap-
partenance de la thérapie par la marionnette aux autres
thérapies existantes. Apres un buffet a midi et la visite du
stand de livres et autre matériel, la psychiatre pour enfants
et adolescents Dr. Marianne Zollinger a donné un apergu
des différents syndromes psychiques des parents et en a
relevé les effets sur les enfants.

9 juin 2007 «La couleur dans les dessins d’enfants»

Une journée de formation continue passionnante et
réussie nous a fait connaitre la psychologue de l'écriture
Erika Urner Wiesmann, qui abordait le dessin d’enfants,
ses motifs, symboles et formes : voir, sentir et apprivoiser
les couleurs, ainsi que les mettre en contexte. Nous partons
riches de nouvelles impulsions dans notre quotidien théra-
peutique.
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Anregend / Stimulant

Hedwig Rost und Jorg Baesecke sind mit ihrer «Kleinsten Biihne
der Welt» in halb Europa unterwegs. Mit einfachen Materialien wie
Papier, Gemiise, Kokosniissen und Wollknaduel oder mit Geige und Bo-
gen kreieren sie in ihren «rebus»-Theaterproduktionen zauberhafte
Schauspiele, die Gross und Klein gleichermassen in ihren Bann zu zie-
hen vermogen. In einem aufwendig und schon gestalteten Werkbuch
prasentieren sie aus ihrem Repertoire nun zwanzig besondere Ge-
schichten und Moglichkeiten fiir deren Umsetzung. Der eigenen Krea-
tivitdt sind nach der anregenden Lektiire keine Grenzen gesetzt.

Hedwig Rost et Jorg Baesecke sillonnent I’Europe avec leur «Plus
petit théatre du monde». Des matieéres simples — du papier, des légumes,
noix de coco et pelote de laine - ou un violon et son archet leur suffi-
sent pour créer des spectacles «rébus» merveilleux, qui fascinent grands
et petits. Dans un beau livre bien présenté, ils expliquent vingt histoi-
res particulieres et les possibilités de les représenter. Apres cette lecture
stimulante, I'imagination n’a plus de limites.

Rost, Hedwig; Baesecke, Jorg: Hoher als der Himmel, tiefer als das Meer. Ein
Erzdhl- und Theaterwerkbuch. Verlag W. Nold / Frankfurt a/Main 2007. ISBN
978-3-935011-62-4.

Informativ / Informatif

Der Tod, der im traditionellen europdischen Puppentheater meist
gegen die lustige Figur kampft und ihr unterliegt, war bis zum Ende des
19. Jahrhunderts die beliebteste und haufigste Figur im Figurentheater.
Auch im 20. Jahrhundert tritt sie immer wieder auf, wenn auch oft in
abgewandelter Form. Die publizierte Dramaturgie-Diplomarbeit von
Mascha Erbelding untersucht die Funktion und Gestalt des Todes im
Figurentheater des Symbolismus und der Jahrhundertwende (von
Maurice Maeterlinck tiber Alfred Jarry bis Oskar Kokoschka), im «The-
ater des Todes» von Tadeusz Kantor sowie in aktuellen Figurenthea-
terinszenierungen des Stuffed Puppet Theatres und des Figurentheaters
Wilde & Vogel. Detailreiche Beschreibungen ausgewahlter Inszenie-
rungen vermitteln einen profunden Einblick, wie das Puppen- und
Figurentheater auf soziale und politische Entwicklungen seiner Zeit
reagiert hat.

La mort, qui lutte avec le personnage drole et lui succombe était le
personnage principal dans le théatre de marionnettes traditionnel
jusqu’a la fin du 19e siecle. Au 20e siecle, elle fait aussi son apparition,
mais sous une forme souvent modifiée. Le travail de diplome de drama-
turgie de Mascha Erbelding examine la fonction et le personnage de la
mort dans le théatre de marionnettes lors du symbolisme et du début
du siecle (de Maurice Maeterlinck a Alfred Jarry jusqu’a Oskar Ko-
koschka), dans le «Théatre de la Mort» de Tadeusz Kantor, ainsi que
dans les spectacles contemporains du Stuffed Puppet Theatre et du Fi-
gurentheater Wilde & Vogel. Des descriptions détaillées de quelques
spectacles choisis montrent avec pertinence les réactions par le théatre
de marionnettes aux développements social et politique de son épo-
que.

Erbelding, Mascha: «Mit dem Tod spielt man nicht...» - Gestalt und Funktion
des Todes im Figurentheater des 20. Jahrhunderts. Verlag W. Nold / Frankfurt a/
Main 2006. ISBN 3-935011-52-0.
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