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Und es lohnt sich doch…

Ein Bericht über das XIX Festival Iberoamericano de Cádiz

Es war wie immer in Cádiz bei dieser XIX. Ausgabe des Iberoamerikanischen Theaterfestivals vom 21. bis 30. Oktober 2004 – „same procedure as last year“, und wir lieben es. Alle Gruppen und Festivalbeobachter wohnen im selben Hotel, der „Residencia tiempo libre“, deren architektonischer Gewerkschaftscharme auch durch die Renovierung der Bäder nichts eingebüßt hat und in deren Zimmern mit Meerblick auf den Atlantik an der Playa Victoria die bei Wind zitternden Schiebefenster das Meeresrauschen zum ununterbrochenen akustischen Hintergrund der zehn Nächte werden lassen.

Zu festgelegten Zeiten reiht man sich in die Schlange zum gemeinsamen Essenfassen, wenn man es nicht vorzieht, die freien Stunden für Strandspaziergänge zu nutzen, oder von Gespräch zu Gespräch bei café con leche oder einem fino und tapas im Café an der Ecke oder in der Bar im ersten Stock verstreichen zu lassen. Irgendeiner kommt immer vorbei, mit dem man schon im vergangenen Jahr sprechen wollte, es nur versäumt hatte: „hasta la próxima entonces“, denn hier kennen sich die meisten, was bei einem jährlichen Festivalrhythmus unvermeidlich ist. 

Nach Cádiz fährt man nicht in der Erwartung, große Entdeckungen zu machen, obwohl jedes Mal ein oder zwei Überraschungen dafür sorgen, dass man den Frust über die unausgewogene Zusammenstellung des Programms vergisst, weil es sich wegen dieser ein oder zwei Aufführungen gelohnt hat. Und überhaupt: das Wiedersehen mit den vielen bekannten Gesichtern, die Gespräche, der entspannende Tagesablauf. 

Cádiz ist ein Festival für die Theaterleute selber. In den für jedes Stück zweimal angesetzten Vorstellungen in den – abgesehen vom klassischen Vier-Rang-Theater Gran Falla – kleinen, variabeln, unkonventionellen Spielorten, sitzen überwiegend aktive Festivalteilnehmer. Das Publikum aus Cádiz ist in der Minderzahl. Nach Cádiz fährt man nicht nur, um die eigene Vorstellung zu spielen und dann quer durch Spanien auf Tournee zu gehen, - vor allem zum Festival de Otoño nach Madrid, ojalá - nach Cádiz kommt man, um andere Gruppen aus Lateinamerika kennen zu lernen, die man sonst nie treffen würde auf dem riesigen Kontinent.

Das war sicherlich die Ausgangsidee des Festivalgründers Juan Margallo vor 19 Jahren, als er die älteste Stadt Europas, Cádiz, zum Zentrum der iberoamerikanischen Theaterbegegnung erklärte und jedes Jahr erneut gegen viel Widerstand und Ignoranz behauptete. Inzwischen ist die Stadtverwaltung von der Bedeutung dieses Festivals überzeugt, und die aktive Oberbürgermeisterin lässt es sich nicht nehmen, Ausstellungseröffnungen, Preisverleihungen – in diesem Jahr den Tirso de Molina Preis an den argentinischen Dramatiker Rafael Spregelburd – und Buchpräsentationen mit ihrer Anwesenheit zu beehren.

Das Festival steht unter keiner inhaltlichen Vorgabe. Alle Bemühungen in dieser Richtung scheiterten an den strukturellen Voraussetzungen und der zeitlichen Kurzatmigkeit für die Vorbereitung. Das Programm bietet einen Gemischtwarenladen von Unipersonal bis zu großen Kompanien. Wenn sich dennoch inhaltliche Konvergenzen zwischen einigen der Produktionen ablesen lassen, so liegt das bei aller Gleichzeitigkeit des Ungleichzeitigen am globalisierten Zeitgeist, auf den die Theaterproduzenten jeweils mit spezifischer ästhetischer Sensibilität und lokaler Färbung ihrer Mittel reagieren. 

„Memoria y Violencia“ – „Erinnerung und Gewalt“ drängte sich mir in diesem Jahr als gemeinsame thematische Grundierung auf in so unterschiedlichen Aufführungen wie: 

„El compromiso“ des spanischen Figurentheaters Axioma Teatro, „Paella mixta“ der katalanischen Tanztheatergruppe von Sol Pico, „Centvinticinc“ des ebenfalls katalanischen Semola Teatre, „Yo manifiesto“, einem crucigrama aus drei argentinischen Monologen, „Donde el viento hace buñuelos“ von dem Duo aus Ecuador und Puerto Rico, „En un sol amarillo“ des bolivianischen „Teatro de los Andes“, und „La mirada del avestruz“ der kolumbianischen Tanztheatertruppe “L’explose”, dem m.E. künstlerischen Höhepunkt des Festivals. 

Der spanische Choreograph und Tänzer Tino Fernández hat in der Kolumbianerin Juliana Reyes eine für seine 1991 in Paris gegründete, inzwischen in Bogotá beheimatete Kompanie eine dramaturgische Partnerin gefunden, wie man sie den anderen Tanztheatergruppen -

mit der positiven Ausnahme der brasilianischen Grupo de danza Primeiro Ato mit ihrer zauberhaften „Mundo perfumado“- nur wünschen kann. Seit der legendären Trilogie „Historia de la sangre“ des „Teatro de la memoria“ von Alfredo Castro aus Santiago de Chile vor rund 10 Jahren hat mich keine szenische Reflexion über das Thema Gewalt je wieder so fasziniert wie „La mirada del avestruz“ ( Der Blick des Vogel Strauss). Die leere Bühnenfläche voller Sand, neun Stühle, ein Tisch, zwei Eimer. Eine Musikcollage aus vielen bekannten Elementen mit dem für mich hin und wieder zweifelhaften Hang zu filmischer Melodramatik, nur weißes Licht, sparsam eingesetzte Verfolger. Neun starke, z.T. sensationelle Tänzerpersönlichkeiten, in deren Körper das Thema „Memoria y violencia“ eingeschrieben scheint, als persönliche Erfahrung, als kollektives Gedächtnis, als existentielle Konditionierung und strukturelles Erbe, das sich selbst reproduziert. Keine Geschichte, keine Psychologie, kein Pathos, auch wenn der Beginn mit dem Schuss ins Auditorium dergleichen befürchten ließ, ebenso wie das nicht enden wollende, über zehn Minuten dauernde Schlusstableau, in dem die Tänzer den Sandboden mit Schuhen bedecken, während in der Bühnenmitte sich eine Gestalt wie in Sufi-Trance zu einer Coda über Coda schichtenden, Gehör und Nervensystem bis an die Grenze des Ertragbaren reizenden Musik dreht. Die Zeit zwischen diesen beiden Bildern ist gefüllt mit der Arbeit der Körper an „unserer Geschichte“ ohne Namen oder Anklagen, ohne Daten oder Ereignisse, ohne Metaphern oder Zitate. Alles umgesetzt, verwandelt, aufgelöst in gestische Energie, konkrete Beziehungen, soghafte Gruppierungen, Vereinzelungen, Verletzungen, rhythmische Wellen der Aggression und des Rückzugs. Für Worte unbeschreiblich das Martyrium des einzelnen Frauenkörpers auf der von vier Männern immer wieder hochgerissenen Tischplatte. Eine in trauriger Widerholung variierende, unendlich scheinende Folge suggestiver Schändungsbilder, vor deren Wirkungswucht die Materialschlachten des Semola Teatre oder des La Carnicería Teatro zu eindimensionalen, harmlosen Bebilderungen verblassen. Die Gruppe war bisher noch nicht auf deutschen Bühnen zu sehen. 

Ganz anders und auf seine spezifische Weise des spielerisch erzählenden Dokumentartheaters sehr beeindruckend geht das Theatermodell des von César Brie gegründeten bolivianischen „Teatro de los Andes“ vor in seiner Produktion „En un sol amarillo“ mit dem Untertitel „Memorias de un temblor“. In zwei Akten werden konkrete Geschichten mit unaufwändigen Mitteln erzählt. Vom Bühnenhimmel hängen an Flaschenzügen Seile mit Karabinerhaken herab, an denen Türen, Fenster, Tische und Stühle eingeklinkt, als Spielmaterial für die vier Darsteller in verschiedensten Rollen dienen. Es geht um den Umgang mit Gewalt, im ersten Teil mit Naturgewalt (Erdbeben) und im zweiten Teil mit Menschengewalt (Korruption). Beiden Gewalten ist der Mensch ausgeliefert, mit dem gewaltigen Unterschied, dass das Erdbeben nicht von Menschen verursacht, die Korruption aber von einzelnen Menschen mit Namen und Absichten betrieben wird. 

1998 hatte ein Erdbeben Menschen und Ansiedlungen einer weiten Andenregion vernichtet. Die Hilfsgüter der internationalen Organisationen verschwanden in den Taschen der verantwortlichen nationalen Ministerien und Behörden, angefangen vom Präsidenten bis zu den regionalen Funktionären und mit der Verteilung beauftragten Polizei- und Streitkräfte. Ausführliche Recherchen vor Ort in den am heftigsten betroffenen Dörfern und das Studium von Pressematerial, Klageschriften und Akten der öffentlich bekannt gewordenen Skandal- und Korruptionsprozesse dienten der Theatergruppe als Vorlage für die Entwicklung der Szenencollage und die Spielweise der Inszenierung. Manchmal musste ich an Jêrome Savary und Joan Littlewood denken – und das ist schließlich ein ehrenvoller Vergleich – wenn es César Brie gelingt, mit seinen vier Schauspielern ein bewegtes Mosaik unterschiedlichster Szenen zusammenzufügen, in rasantem Wechsel zwischen psychologischer Einfühlung, distanzierender Erzählung, anschaulichen Bildern für das Erdbeben, wenn Haus- und Möbelteile durch die Luft fliegen und zu Boden krachen, bis hin zu vorrangig im zweiten Teil auch deftigen kabarettistischen Slapsticks und Gags – die Sahnetorte im Gesicht der geilen Präsidentengattin –. Das engagierte Ensemble hat mit dieser unprätentiösen Aufführung erneut seine authentische Handschrift gezeigt.

Während ich leider die Aufführungen des kolumbianischen Teatro de la Candelaria mit „NaYra“ und die katalanischen „Els Joglars“ mit „El retrato de las maravillas“ nicht sehen konnte, verbuche ich einiges schweigend unter unerheblich, konventionell bis ärgerlich schlecht. Bedauerlich, dass die Feydeau’sche Intelligenz der Türendramaturgie von Rafael Spregelburds „La Modestia“(„Die Bescheidenheit“ ist bei Suhrkamp erschienen) sich gegen die kurzfristig verfügte Deplazierung aus einem geschlossenen Kammerspielort in eine offene Halle ohne Wände und Türen nicht durchsetzen konnte. Als Autor, Regisseur und Schauspieler gehört Rafael Spregelburd zu den Motoren der boomenden Theaterszene von Buenos Aires. Seine preisgekrönte jüngste Produktion „La estupidez“ („Die Dummheit“, die im April 2005 in der Schaubühne ihre deutschsprachige Erstaufführung erleben wird) wurde trotz nächtlicher dreieinhalb Stunden zu einem rauschenden Erfolg. Was nach Willkür und Zufall aussieht, ist raffiniertes Kalkül, jongliert mit dem Boulevard, jedoch nur als Zitatenquelle für Gefühlskitsch, wobei die Katastrophe in der Grammatik aus Vorurteilen, Floskeln, Codes liegt, die in der Banalität des Dialogs die unterschwelligen, nicht mehr kontrollierbaren Wunschstrukturen enthüllt und mit jeder Wendung und Ausflucht neue noch rücksichtslosere, mörderische Situationen schafft. Die brillanten fünf Darsteller in 24 Rollen rissen das zunehmend wacher werdende Publikum im rasenden Tempo der Satire erbarmungslos mit in den Abgrund von Scheitern und Zerstörung, den bei allem Egoismus niemand so wirklich gewollt hat am Ende, als der Applaus uns aus

dem Albtraum der Komödie befreit. 

Seit 1996 und jedes Jahr mit wachsender Beteiligung der jüngeren Generation findet im Rahmen des Festivals das Treffen der Iberoamerikanischen Theaterfrauen statt. Bei der diesjährigen VIII. Begegnung unter dem Titel “Poéticas de la Escena“ zeichnete, neben der rührigen Koordinatorin des Treffens, der Regisseurin und Poetin Margarita Borja vom Teatro Sorambulas aus Alicante, auch Diana Raznovich, die in Spanien lebende und durch ihre bei S. Fischer verlegten Stücke in Deutschland bekannt gewordene argentinische Theaterautorin und Karikaturistin, für das vom 21.bis 24.Oktober mit Workshops und Vorträgen reich bestückte Programm verantwortlich.

Im Herzen der bezaubernden Altstadt boten die Räume des Centro integral de la Mujer wunderbar geeignete Tagungsräume für diesen wichtigen Erfahrungsaustausch zu ästhetischen, politischen und sozialen Positionsbestimmungen von Schauspielerinnen und Regisseurinnen der beteiligten Länder. Nachts amüsierte man sich bei frechen Kabarettauftritten im PayPay, im ältesten, durch selbst organisierte Nachbarschaftsinitiativen vor dem Verfall geretteten „casco“ der Stadt, in der die Nacht kein Ende hat.

Aus diesem TheaterFrauentreffen ist inzwischen auch ein lateinamerikanischer Zweig des Magdalena Netzwerks mit Sitz in Buenos Aires : magadalenalatina@armarartes.org.ar (Graciela E. Rodriguez) erwachsen, und die jährlichen Publikationen („Traviesas de paz y Campos de batalla“, hrsg. von Lola Proano-Gomez und Alicia del Campo ist soeben erschienen) dokumentieren mit ihren geschickt verknüpften Beiträgen den vielfältigen theoretischen Diskussionsstand der lateinamerikanischen Theaterszene.
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