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Mit Ovationen gefeiert: Die São Paulo Dance Company gastiert unter anderem mit  Nacho Duatos „Gnawa“ beim Tanzfestival am Staatstheater Wiesbaden. Foto Camilo Barbosa

N
ow or Never!“ klingt fast ein 
wenig bedrohlich als Festival-
motto. Zumal dem Jubiläum 
des Tanzfestivals Rhein-

Main, das zum zehnten Mal stattfindet 
und gerade in seiner Halbzeit angekom-
men ist, die faktische Abwicklung des 
Langzeitprojekts Tanzplattform Rhein-
Main vorangegangen ist.  Immerhin: Pro-
fitraining und Laiengruppen, Work-
shops und Schulungen für Pädagogen  
gibt es, verteilt auf die einzelnen Institu-
tionen, weiter, dazu wird ein Schwer-
punkt Tanz für Kinder und Jugendliche 
aufgebaut. 

Geblieben aber ist das gemeinsame 
Festival, das Wiesbaden, Frankfurt, 
Darmstadt und Offenbach internationale 
Tanzkunst in den Herbst bringt. Dazu ge-
hören auch bewährte Festivalgrößen  wie 
Sasha Waltz im Frankfurt Lab oder die 
São Paulo Dance Company, die im aus-
verkauften  Großen Haus des Staatsthea-
ters Wiesbaden nur einen Abend gastiert 
hat   – und mit Standing Ovations entlas-
sen wurde. Die Compagnie hatte  auch 
drei passende Show-Stücke mitgebracht, 
die schon öfter auf Tour waren. Die 2008 
gegründete Compagnie ist auf der ganzen 
Welt unterwegs, das merkt man den Auf-
tragsstücken, die alle passgenau für ein 
Baukastenprinzip der Tourprogramme 
gemacht scheinen und die alle Bezug 
nehmen auf brasilianische Kulturen,  an. 
Das schmälert nicht das große Vergnügen 
einer Einstudierung von Nacho Duatos 
„Gnawa“, der die Schwerkraft umzukeh-
ren scheint und die Tänzer schier nach 
oben fallen lässt, 2005 geschaffen für 
Hubbard Street Dance Chicago. Auf-
tragswerke für die São Paulo Dance Com-
pany hingegen stammen von zwei Frau-
en, Leilane Teles hat 2021 „Umbó“ ge-
schaffen, deren Hommage-Charakter an 

brasilianische Sänger und Choreogra-
phen man nicht kennen muss, um sich 
von den  witzigen Rollenwechseln der 
Tänzerinnen und Tänzer mitreißen zu 
lassen. „Agora“ wiederum von Cassi 
Abran ches (2019)    hebt mit einem Metro-
nom an und lässt Rock und Folklore pul-
sieren, was mit viel Gerenne nicht immer 
schlüssig wirkt, aber enorm mitreißend. 
Und das Publikum lässt sich von den Gäs-
ten aus Brasilien gerne mitreißen. Der 
Mix aus Glitzer, ein bisschen Artistik und 
kleinen, solistischen Arbeiten macht das 
Festival aus.  

Zu den Produktionen, die viel Kon-
zentration erfordern, gehören auch etli-
che lokale Beiträge. Im Frankfurt Lab ist 
eine solche Uraufführung und Ko-Pro-
duktion für das Festival zu erleben, die  
zwei hiesige Künstlerinnen zusammen-
führt: Katja Cheraneva studierte Tanz in 
Frankfurt und arbeitete einige Jahre in 
der Forsythe Company, Viktorija Ilioska 
kam für ihr Masterstudium Choreogra-
phie nach Gießen und Frankfurt. Chera-
nova  ging einst aus Russland, Ilioska  aus 
Nordmazedonien weg. Um diese Migra-
tion, um Träume und deren Erfüllung 
oder Nichterfüllung  geht es in „De-
sert(ed) Dreaming“. Am Ende haben sie 
eine Strecke bewältigt: von ganz rechts 

nach ganz links. Oder umgekehrt: nach 
rechts, von der gegenüberliegenden Zu-
schauerseite aus gesehen. Denn das Pu -
blikum im kleineren Saal des Frankfurt 
Lab sitzt zu beiden Seiten, zwischen sich 
ein paar Meter schwarzer leerer Boden. 
Nur ein flaches Häuflein Sand liegt an 
einer Stelle und wartet, dass mit ihm et-
was geschieht. Bis dahin dauert es aller-
dings eine lange Weile.

Alles dauert hier, das wenige, das ge-
schieht. Es ist aufgeladen mit Mühe. Die 
zwei Tänzerinnen und Choreographin-
nen benehmen sich nicht wie Herrinnen 
ihrer Lage, sondern treiben, meist nah 
am Boden. Liegen, sitzen, schubbern 
oder vibrieren mit der Körpermitte, auf 
und ab und hin und her. Oder mit der 
Schulter, mit dem Oberkörper. Biegen 
sich auf oder herab, Hintern nach oben. 
Diese Anstrengung per Muskelkraft füt-
tert nur sich selbst. „Desert(ed) Drea-
ming“ geht auf die Nerven mit dieser zä-
hen Ziellosigkeit, den Wiederholungen. 
Das ist gewollt und seltsam wahrhaftig. 
Die zwei Wesen stecken irgendwo drin 
oder dazwischen, wollen nichts, vor al-
lem keine schönen Tanzformen oder 
hübsche Leichtigkeit, kein theatralisches 
Drama oder Melancholie vorführen, kei-
ne Tierhaftigkeit.

Das entspricht dem „Träumen“ des Ti-
tels, hier eher als Albträumen mit offe-
nen Augen. Andererseits spricht der Titel 
davon, das Träumen verlassen zu haben, 
„deserted“. Deshalb die Schwere, die Un-
nachgiebigkeit. Gepaart mit brummen-
den, tickenden oder fies fiependen Elek -
tro-Sounds, die Antonia Beeskow und 
Aran Kleebaur beisteuern. Die Kostüme, 
von Laura Stellacci gestaltet, sehen unan-
genehm  aus, Stoffverdickungen an Ge-
lenken und Oberkörper, dazu Unterwä-
sche und nackte Beine.

Den Sand, der mit Gel gebändigt ist, 
zerrupfen die Tänzerinnen und schieben 
die Fetzen mühsam umher: mit den Fü-
ßen, dem Rücken, heben mal ein Häuf-
lein mit der Hand hoch oder halten es an 
den Bauch. Sie raffen und drücken weg. 
Sie plätten den wiedervereinigten Hau-
fen. Das erinnert leider an Plätzchenba-
cken. Der große Ernst, mit dem es dem 
Duo um Extraktivismus geht, also um das 
Rausholen, Ausbeuten, Auspumpen, Zer-
teilen, Wegnehmen im ökologischen und 
erweiterten Körper-Sinne, zerbröselt in 
diesem Küchenmoment.

Viermal tröpfeln Dialoge auf Englisch, 
leider akustisch nur halb verständlich, 
blitzender Geist in dieser Wüste, die in 
„desert“ liegt. Lakonische Kurzsätze, Fra-
gen, Nachbohren, tiefer Sinn, „Denkst du 
je daran, was wir zurückgelassen haben? 
– Zum Beispiel? – Halbfertige Häuser, 
müde Mütter“. Der traurige Humor oder 
die humorvolle Trauer dieser gedichtarti-
gen Zeilen rettet die Träume vor dem 
Versanden.

■ DESERT(ED) DREAMING, eine 
weitere Vorstellung am 10. No-
vember um  20 Uhr im Frankfurt 
Lab. Das Tanzfestival wird bis 
16. November fortgesetzt. 

Global einladen, lokal tanzen
WIESBADEN/FRANKFURT Jubiläum mit umjubelten 
Gästen: Das zehnte Tanzfestival Rhein-Main 
feiert mit der São Paulo Dance Company und  

dem Duo Katja Cheraneva und  
Viktorija Ilioska Halbzeit.

Von Melanie Suchy und Eva-Maria Magel

Frösteln

Rücksicht
Von Eva-Maria Magel

N
eulich, in einem großen 
Theater der Region. Das 
Saallicht geht aus, der ältere 

Herr in Reihe  sechs fängt an zu nie-
sen. Er wird,  in unregelmäßigen Ab-
ständen, anderthalb Vorstellungs-
stunden lang niesen. Das wissen wir 
aber noch nicht, als,   kaum hat die 
Vorstellung begonnen, das Husten, 
Schnäuzen, Bonbonauspacken al-
lenthalben anhebt. Niemand trägt 
Maske.  Alle müssen sich nicht nur 
nerven lassen  von einer Geräuschku-
lisse, die sie weder bestellt noch be-
zahlt haben. Sie bekommen, wenn es 
schlecht läuft, auch gratis eine 
Krankheit mit nach Hause. 

Viren  gebe es im Bürgeramt, im 
Aufzug und in der U-Bahn auch, 
wenden viele ein, wenn die Rede auf 
die Bazillenschleudern im Kunst-
raum kommt. Ja – aber an diesen Or-
ten beschwört niemand das Wahre, 
Schöne, Gute, behauptet nicht, man 
könne von  dem, was man dort erlebt,  
etwas mitnehmen, womit in der Re-
gel nicht eine möglicherweise lang-
wierige Erkrankung gemeint ist. 

Wer sich als chronisch Kranker 
oder Pflegender den Genuss eines 
Schauspiels oder Konzerts erlauben 
will, muss mit einem  Publikum rech-
nen, das auf die Bedürfnisse von 
Schwächeren augenscheinlich kei-
nerlei Rücksicht mehr nehmen will.  
Und die Häuser machen mit:  Nir-
gendwo mehr sieht man auf den 
Internetseiten oder in den Foyers 
noch jene freundlichen Appelle aus 
der Zeit der Pandemie, doch bitte so-
lidarisch zu sein und  nicht krank ins 
Theater zu kommen. Will man das 
Publikum nicht vergrämen?   

Lediglich in manchen kleineren 
Off-Orten bitten die Betreiber heute 
noch oder wieder  darum, bei Erkäl-
tungskrankheiten doch  fernzubleiben 
oder wenigstens eine FFP2-Maske zu 
tragen. Es sind die Orte, die sich als 
erste auch den Long-Covid-Phänome-
nen, körperlichen und geistigen, ge-
widmet haben. Erst dieser Tage hat 
die Gießener Choreographin und Per-
formerin Malin Harff zu einer „Covid-
sensiblen“ Performance in das Frank-
furter Studio Naxos eingeladen. Mit 
Tests und Masken. Wer selbst betrof-
fen ist von  chronischen Krankheiten 
oder unter einem Vorstellungsausfall 
schwer leidet, weil es eben keinen Er-
satz gibt, sondern Verdienstausfall, ist 
schon im eigenen Interesse sensibler. 

Aus der freien Szene hinüberge-
schwappt in die großen Häuser sind 
längst endlose Triggerwarnungen, 
Achtsamkeitsbekenntnisse und 
Awareness-Teams selbst bei Veran-
staltungen, bei denen man  fragen 
darf, ob da für die Betreuer wohl viel 
zu tun sein werde. Vielleicht kommt 
auch der Tag, an dem wenigstens der 
Appell, Rücksicht auf die Schwäche-
ren zu nehmen, in die sogenannte 
Hochkultur einkehrt. Erfüllen muss 
ihn sowieso jeder Einzelne. 

 FRANKFURT Noch geht es gut. So viel 
lässt sich schon einmal sagen, wenn 
Jens Lehmann, den man seit seinen 
Studienzeiten an der Städelschule 
vornehmlich als Maler kennt, ein 
neues Werkzeug ausprobiert. Oder 
vielmehr hat er sich einen neuen 
Partner gesucht, für das „Noé Vaillant 
Projekt“.  Zu sehen ist also nicht nur, 
wie man es seit ein paar Jahren von 
ihm kennt, Hinterglasmalerei. Damit 
bespielt  er den Raum der Heussen -
stamm-Stiftung in seiner aktuellen 
Ausstellung: mit großformatiger, wie 
ein mannshoher Paravent im Raum 
aufgefalteter Hinterglasmalerei. Mit 
buchstäblich vielschichtigen, hier or-
ganisch, dort gestisch und mit zahl-
reichen Ein- und Durchblicken auf-
wartenden Bildern etwa, die trotz 
ihrer mal plakativen, mal wütenden, 
immer aber Stellung beziehenden Ti-
tel dennoch abstrakt sind. 

Arbeiten wie „Vulgärmaschine“ 
oder die Serie „Schwarz auf Weiß“, in 
denen der Schüler von Per Kirkeby 
und Georg Herold malend über das 
eigene Medium nachzudenken 
scheint und seine Parameter – Farbe 
und Farbauftrag oder  Dichte und 
Opazität – immer wieder  neu und 
ausdauernd befragt. „Bekenntnisse 
zu l’art pour l’art und Zeitgeist“  lau-
tet  der sanft ironische, vor allem aber 
hübsch widersprüchliche Titel der 
Schau. Dass Lehmann   politisch Stel-
lung zu beziehen trachtet, zum Dia-
log und zum Diskurs einlädt vor al-
lem auch, dafür stehen die schon mal 
staubtrockenen Titel wie „Die Huf-
eisentheorie besagt, dass sich extre-
me politische Positionen von rechts 
und links einander annähern“. Oder 
„Du hast doch selbst gesagt, dass pu-
re Vernunft niemals siegen darf“. So 
viel zum Thema l’art pour l’art. 

Freilich, wenn der 1968 in Frank-
furt geborene Lehmann jetzt den 
teils eigens für die Ausstellung ent-
standenen Hinterglasbildern das 
„Noé Vaillant Projekt“ zur Seite 
stellt, dann ist wenigstens der Zeit-
geist auf eine Weise präsent, die 
nicht nur dem Künstler selbst zu den-
ken geben dürfte. Hat doch Lehmann 
ChatGPT eine gemeinsame Ausstel-
lung vorgeschlagen. Die Künstliche 
Intelligenz hat zugestimmt. Zwar  
sind die ersten Bilder „im Stile von“, 
die Freund KI produziert, mäßig ori-
ginell. Und  je intensiver sich die Mal-
stunden gestalten, kommt er doch 
ein wenig durcheinander.

Aber die Künstliche Intelligenz, so 
zeigt die Korrespondenz zwischen 
dem Künstler und seinem digitalen 
Schüler, lernt  schnell. Bis Lehmann 
ihm die Gretchenfrage gibt: „Ich 
möchte, dass du mich überflüssig 
machst und dir die kritischen Fragen 
selber stellst.“ Das allerdings scheint 
bis auf Weiteres noch zu  viel ver-
langt. Aber da ist er, der Zeitgeist. 
Und den typischen Kunstsprech der 
Szene hat ChatGPT eigentlich schon 
ganz gut drauf. CHRISTOPH SCHÜTTE

■ JENS LEHMANN,  Stiftung 
Heussenstamm, Frankfurt,  
Braubachstraße 34. Bis 29. 
November, am 15. Novem-
ber ab 18 Uhr lädt Leh-
mann  zum gemeinsamen 
Kochen und Künstlerge-
spräch ein.

Bekenntnis 
zum Zeitgeist
Jens Lehmann in der 
Heussenstamm-Galerie

Musikalischer 
Entertainer: 
Ryan Tedder, 
Sänger von 
OneRepublic, 
in der  Festhalle
Foto Anjou Vartmann

Eine Tournee wie „Escape To Europe“  
stellt die Beteiligten über Wochen hin je-
den Tag vor neue Aufgaben – auch unange-
nehme.  Völlig unvorhergesehen fällt auf-
grund von Krankheit  bei der amerikani-
schen Pop-Rock-Formation OneRepublic 
in der ausverkauften Frankfurter Festhalle 
das Vorprogramm aus. Da heißt es für das 
Septett aus Colorado Springs: früher als ge-
dacht vor die rund 13.000 Fans treten.  Kein 
Problem. Und Tonnen an Konfetti rieseln 
im hohen Bogen auch schon recht früh 
über die Köpfe der vom ersten Takt von 
„Feel Again“ an enthusiastischen Besu-
cherschar. Was durchaus wörtlich als Credo 
für den gesamten Abend zu verstehen ist. 

Emotionen werden riesengroß geschrie-
ben bei Vokalist und Komponist Ryan Ted-
der und seinen Mitmusikanten. Eine deut-
lich spürbare positive Energie zieht vom 
Anfang bis zum Ende durch die Festhalle. 
Denkbar schlicht das Setting: Im großen 
runden Hintergrund mischen sich Einspiel-
filme mit aktuellen Aufnahmen der Kame-
raleute. Kein Laufsteg, keine minutiös ge-
takteten Showeffekte. Nur die Jungs in 
Straßenkleidung  und ihre Musik aus sechs 
seit 2007 erschienenen Studioalben. Ein 
Arsenal an Pop-Rock-Ohrwürmern. Mal 
etwas mehr organisch in der Instrumentie-
rung, dann wieder recht elektronisch into-
niert. Auch gelingt die Abwechslung zwi-
schen bedächtig balladesk und intensiv auf-

rührerisch.  Jede Nummer wird mit inniger 
Fanliebe gewürdigt. Tedder, der seine gelbe 
Jacke bald ablegt,  übernimmt souverän die 
Führung –  nicht nur als Vokalist. Mühelos 
hebt er seine Stimme vom Tenor bis ins Fal-
sett.  Als wortreicher Gestalter macht Ted-
der, der auch  schon für Beyoncé („Halo“), 
Adele („Rumour Has It“), Leona Lewis 
(„Bleeding Love“) sowie, unvermeidlich, 
Taylor Swift („Welcome To New York“) 
komponierte, auch eine ausgezeichnete Fi-
gur. Er erzählt ausführlich, wie die Band 
gewisse Ereignisse und Begebenheiten 
wahrnimmt. Etwa wie die Platinhymne, 
der erste Welthit „Apologize“, als Remix 
von Timbaland global durch die Decke 
ging. „Es klang so gar nicht nach uns, da es 
ein Remix war. Für uns war der nächste 
Song, ‚Stop And Stare‘, viel wichtiger. 
Wenn die Leute diese Nummer mochten, 
mochten sie uns wirklich“, erklärt er. 

Klar, dass sowohl „Apologize“ als auch 
„Stop And Stare“, bei diesem Song rutscht 
kurz Tedders Stimme aus, auf dem Pro-
grammplan stehen.  Tedder sowie die Mul-
tiinstrumentalisten Zach Filkins (Gitarre, 
Viola), Drew Brown (Gitarre, Keyboards), 
Brent Kutzle (Bass, Cello), Brian Willett 
(Keyboards, Piano, Percussion, Violine) 
und Ashley Clark (Violine, Percussion), die 
alle bis auf Drummer Eddie Fisher auch 
singen,  wandern für „Life In Color“, „So-
mething I Need“ sowie „Halo“ auf die klei-

nere B-Bühne inmitten des Innenraumes. 
Ein ausgezeichnetes Akustikset, in dem  
abermals melancholisch Viola und Cello 
zum Einsatz kommen. Und wieder gibt es 
für die Fans  Betriebsgeheimnisse zu hören: 
Als Support Act von U2 warfen sie  Schnee-
kugeln ins Publikum, ausgerechnet die ers-
te von OneRepublic traf eine Zuschauerin. 

 In der Festhalle könnten die Gaben in-
des nicht besser sein:  drei Fußbälle der 
Eintracht, von Tedder  passgenau in die 
oberen Ränge geschossen. Flott  setzt sich 
die Werkschau auf der Hauptbühne mit 
„Lose Somebody“ fort. Ein erst für An-
fang 2026 als Single geplantes Stück, „I 
Need Your Love“, findet sich ebenso wie 
auch „I Ain’t Worried“, „Sun shine“ und „I 
Lived“. Zach Filkins präsentiert ein inst-
rumentales Akustikgitarrenkonzept zwi-
schen Klassik, Folk und Flamenco. Stür-
mischer Applaus –  so eine Pracht an inst-
rumentaler Virtuosität bekommt man 
schließlich selten zu hören.  Zum Aus-
klang folgen „Counting Stars“, „I Don’t 
Wanna Wait“ und „If I Lose Myself“. Noch 
einmal Konfetti. Prinzipiell fehlt der Zu-
gabenblock. Doch Ryan Tedder macht das 
wett. Als seine Bandkollegen schon in 
Richtung Garderobe marschieren, singt er 
zu „Wonderwall“ von Oasis aus der Kon-
serve mit. „We’ll be back soon – Germany, 
you always feel like home“, beteuert er 
noch innig. MICHAEL KÖHLER

Große Emotionen und kleine Betriebsgeheimnisse
FRANKFURT Ohne Vorband, aber  dafür mit Konfetti und Fußbällen: Die  famose Band OneRepublic macht Stimmung in der Festhalle


