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Zum Programm/ About the Programme

WHAAXYR

E3 Wir leben verteilt Gber den ganzen
Erdball, geografisch weit entfernt
voneinander. Kulturelle, wirtschaftliche
und politische Unterschiede zwischen
den Weltregionen, in denen wir jeweils
zuhause sind, pragen unsere Er-
fahrungen. Wir empfinden diese
Differenzen als Bereicherung, als
Erkenntnis. Zusammengebracht hat
uns die universelle Kunst des Theaters
—die Kunst, die unmittelbar und intensiv,
in direkter Interaktion in einem Moment
zwischen Darsteller:innen und
Publikum in einem gemeinsamen Raum
stattfindet, und in diesem auch sofort
vergeht. Die Kraft der Imagination, das
lebendige Wahrnehmen und Erfahren
von Unbekanntem, die Fahigkeit zur
Verwandlung und die Erinnerung
gehoren flr uns zu den menschlich
groBten Erlebnissen.

Keine Kunstform ist derzeit so
lebendig wie das Theater und verandert
sich so revolutionar: GleichermaBen
bringt es Text und Sprache, Bewegung
und Korper, Licht, Bihnenbild und
Kostim, Komposition und Gesang, Ton
und Musik miteinander ins Spiel, nutzt
dabei mechanische wie elektronische
Techniken, und lasst so Inhalte inimmer
wieder neuen Formen entstehen.

In vieler Hinsicht ist die Festival-
ausgabe von THEATER DER WELT
in Chemnitz eine ganz besondere:
Bereits im Bewerbungsprozess zum
Titel Kulturhauptstadt Europas 2025
wurde das Bedrfnis der Kunst- und
Kulturinstitutionen nach internationaler
Vernetzung formuliert. Die Einladung
an die Festival Academy aus Brssel in
Zusammenarbeit mit THEATER DER
WELT ein Festival Atelier fir junge
Theater-Kurator:innen in der Kultur-
hauptstadt auszurichten, war Grund-
lage einer sich entwickelnden Partner-
schaft des Theaters Chemnitz, der
Kulturhauptstadt Europas Chemnitz
2025 gGmbH und der international
agierenden Festival Academy. Durch
ihre weltweit organisierten Festival
Ateliers bringt die Festival Academy
aufstrebende Kurator:innen zusammen
und bietet eine globale Plattform fir
Dialog, kritische Reflexion und beruf-
liche Weiterentwicklung. Heute bildet
die Festival Academy eine weltweite
Gemeinschaft von mehr als 1.500
Theater-Kurator:innen aus tber 100
Landern. Mit stetem Wachsen dieser
Partnerschaft in Gleichberechtigung,
mit Orientierung auf Nachhaltigkeit,
Interdisziplinaritat und Digitalitat, nahm
die Idee zu einer gemeinsamen Aus-
richtung des Festivals THEATER DER
WELT flr 2026 Gestalt an. Erstmalig in
der Festivalgeschichte wurde ein neun-
kopfiges internationales Kurator:innen-
Team von allen Kontinenten zur
kinstlerischen Leitung des Festivals
eingeladen.

Das Bewerbungsverfahren
suchte nach Persdnlichkeiten mit
eigenstandigen klnstlerischen
Positionen, internationaler Perspektive
und der Bereitschaft zum kollektiven
Arbeiten. Gefragt war nie nach
Reprasentation einzelner Lander. In
einem mehrstufigen Prozess fand
sich ein Team, das sich in Austausch,
Recherche und gegenseitiger Aus-
einandersetzungen formte. Aus
individuellen Blickwinkeln entstand
gemeinsame klnstlerische Ver-
antwortung fir dieses Festival.
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Jede:r von uns bringt jeweils ganz
unterschiedliche Erfahrungen aus der
Berufswelt des Theaters ein. Ent-
standen ist daraus unser gemeinsames
Programm, was Sie hier in der Hand
halten. Auf neun Seiten in diesem Heft
findet sich von jeder und jedem von uns
noch ein ganz persdnliches Statement.

Vom groBen Figurentheater aus
Indonesien Uber ein Erlebnis mit
Extended Reality aus Taipeh, hin zu
einem Heldenepos aus dem Indien des
13. Jahrhunderts bis zu einer Pop-Oper
aus Sudafrika: In 33 kiinstlerischen
Positionen ist die Programmatik des
Festivals THEATER DER WELT 2026
in Chemnitz zu erfahren: Freiheit des
Ausdrucks, Lebensgeflhl der Selbst-
bestimmung, universelles Verstehen
unserer Menschlichkeit. Kunstfreiheit
bedeutet flr uns nicht persénliche
Zustimmung zu jeder einzelnen der
vertretenen Positionen, sondern das
Recht, diese zu auBern — daflir gibt das
Festival den Rahmen.

Viele einzelne Mikrowelten sind
zu erleben, von Gberall her und doch
dramaturgisch miteinander verbunden.
Jede unserer neun kuratorischen
Perspektiven entfaltet sich aus anderer
Richtung: aus Fragen nach Zugehérig-
keit und Reprasentation, aus der Aus-
einandersetzung mit Hegemonie und
Peripherie, aus dem Nachdenken tGber
Umwelt, Kérper und Erinnerung, aus
Vertrauen auf Spiel, Imagination und
kindliche Wahrnehmung, aus Beharren
auf Genauigkeit und Verstandlichkeit,
Verantwortung und kilinstlerischem
Risiko.

Was uns verbindet, ist, dass jede
und jeder von uns unterschiedliche
Fragen in das Programm eingebracht
hat. Wie finden wir Gemeinsamkeitenin
einer Welt, die zunehmend in Extreme
gespaltenist? Wie reagieren wir auf
historische Machtstrukturen, die be-
stimmen, wer spricht und wer gehért
wird? Wie schaffen wir Strukturen, die
Vielfalt nicht nur verkiinden, sondern
Verantwortung daflir ibbernehmen? Wie
|&sst sich unsere kuratorische Praxis
definieren, oder warum sollten wir sie
definieren? Zusammengenommen
offenbaren sie eine temporéare, ge-
meinsame Erfahrung: einen Ort des
Zuhorens, einen Raum, in dem Differenz
nicht aufgeldst, sondern angenommen
und diskutiert wird, einen Raum, in dem
eine nicht-monolithische Ubersetzung
zwischen Sprachen, Kérpern, Kulturen
und Generationen stattfindet.

Unser THEATER DER WELT 2026
antwortet darauf nicht mit einem
homogenen Programm. Es antwortet
mit Positionen, die unter sehr unter-
schiedlichen Bedingungen entstanden
sind. Mit Klinstler:innen, die groBe
Erzahlungen ebenso wie intime Details
des Alltags auf die Buhne bringen. Mit
Formaten, die den Buhnenraum er-
weitern, ihninfrage stellen oder radikal
neu denken.

In diesem Prozess ging es nie
um Reprasentation im statistischen
Sinne. Es ging um Perspektive. Um
kunstlerische Arbeiten, die aus ihrer
jeweiligen Realitat heraus eine Dring-
lichkeit entwickeln. Um Werke, die
Gemeinschaftins Zentrum stellen, die
Rituale und Begegnungen schaffen,
die Erinnerung als lebendigen Prozess
begreifen und Umwelt nicht als Kulisse,
sondern als Partnerin.

Die Entscheidung, neun inter-
nationale Kurator:innen mit der kiinst-
lerischen Verantwortung zu betrauen,
ist Ausdruck eines bewussten Risikos
und Vertrauens. Es bedeutet, Kuratieren
im Sinne von geteilter Verantwortung,
unterschiedlichen Sensibilitaten und
vielfaltigen Stimmen zu begreifen.
Unterschiedliche Erfahrungsraume
nicht zu nivellieren, sondern produktiv
aufeinander treffen zu lassen. Unsere
Zusammenarbeit war gepragt von
Diskussionen, Widerspriichen, An-
naherungen und Verschiebungen.

Aus individuellen Positionenist ein
kollektives Programm entstanden, das
keine einheitliche Handschrift, sondern
eine gemeinsame Verantwortung tragt.

THEATER DER WELT in Chemnitz
ist damit nicht nur ein Festival, das
Arbeiten aus verschiedenen Welt-
regionen prasentiert. Esist ein Ort, an
dem Fragen nach Zugang, Sichtbarkeit
und kinstlerischer Freiheit konkret ver-
handelt werden. Wir verstehen dieses
Festival als einen Raum der Gastfreund-
schaft, der Auseinandersetzung und der
Imagination.

Viele einzelne Mikrowelten und doch
ein gemeinsamer, riesiger Moment.

Flr zweieinhalb Wochen entstehtin
Chemnitz ein temporarer Raum, in dem
sich unterschiedliche Wirklichkeiten
begegnen. Was daraus entsteht, liegt
nicht allein in der Auswahl der Arbeiten,
sondern in der Begegnung zwischen
Kunstler:innen, Publikum und Stadt.

E1 We live spread across the globe,
geographically distant from one
another. Cultural, economic, and
political differences between the
regions where we are each at home
shape our experiences. We feel these
differences as enriching and insightful.
The universal art of theatre is what has
brought us together. It is immediate and
intense in its direct, in-the-moment
interaction between performer and
audience in a shared space, wherein it
also immediately vanishes. The power
of the imagination, vivid perception, the
experience of the unknown, the
capacity for transformation, and
memory are for us among humanity’s
greatest experiences.

No art form at present is as live-
ly as theatre and undergoing such
revolutionary transformation. In equal
measure, it involves: text and language,
movement and the body, light, set
design and costume, composition and
song, sound and music. It employs me-
chanical as well as electronic technol-
ogies, thereby giving rise to content in
ever renewed forms.

This festival edition of THEATER
DER WELT in Chemnitz is special in
many respects. Art and cultural institu-
tions’ need for international networking
had been formulated as early as the ap-
plication process for the 2025 Europe-
an Capital of Culture title. The invitation
to The Festival Academy in Brussels to
partner with THEATER DER WELT and
organise an Atelier for Young Festival
Managers in the European Capital of
Culture served as the foundation for
a developing partnership between
Theater Chemnitz, Kulturhauptstadt
Europas Chemnitz 2025 gGmbH,
and the globally operating Festival
Academy. Through its Festival Ateliers
organised worldwide, The Festival
Academy connects emerging curators
and provides a global platform for dia-
logue, critical reflection and profession-
al development. The Festival Academy
is today a global community of 1500+
festival leaders from 100+ countries.
Growing steadily in equality, the
partnership’s focus on sustainability,
interdisciplinarity, and digitality shaped

a common direction for the 2026
THEATER DER WELT Festival. A first
in the festival’s history, a nine-person
international team of curators from all
continents was invited to be the artistic
leadership.

The application process sought
people with original artistic positions,
international perspective, and a willing-
ness to work collectively. It was never
about the representation of individual
countries. In a multi-stage process, a
team was formed through exchange,
research, and mutual discussion. Indi-
vidual perspectives gave rise to shared
artistic responsibility for this festival.

Each of us contributes vastly differ-
ent experience from the professional
world of theatre. This is what comprises
our shared programme that you are
holding in your hands right now. On nine
pagesin this issue there is a personal
statement by each of us.

Giant puppet theatre from Indone-
sia, an Extended Reality experience
from Taipei, a heroic epic from 13th
century India, a pop opera from South
Africa —there are 33 artistic positions
through which to experience the
2026 THEATER DER WELT Festival
in Chemnitz. Freedom of expression, a
self-determined attitude towards life,
universal understanding of our human-
ity — for us, artistic freedom does not
mean personal approval of each of the
positions represented, but the right to
express them. The festival provides just
the setting for this.

Many individual micro-worlds can
be experienced; they hail from every-
where, yet are dramaturgically linked.
Each of our nine curatorial perspectives
unfolds from a different direction — from
issues of belonging and representation,
an engagement with hegemony and
periphery, from reflection upon the
environment, bodies, and memory, from
trustin play, imagination, and childlike
perception, from insisting on precision
and intelligibility, responsibility, and
artistic risk.

What connects us is that each of
us has brought different questions
into the programme. How do we find
common ground in a world increasing-
ly divided into extremes? How do we
respond to historical power structures
that determine who speaks and who is
heard? How do we create structures
that do not merely proclaim diversity
but take responsibility for it? How can
our curatorial practice be defined, or
why should we define it? Taken to-
gether, they reveal a temporary shared
experience: a place of listening, a space
where difference is not resolved but
held and discussed, a space where a
not monolithic translation takes place
between languages, bodies, cultures
and generations.

Our 2026 THEATER DER WELT
does not respond with a homogeneous
programme. It answers with positions
that have emerged in vastly different
conditions. With artists who bring big
narratives as well as intimate, everyday
details to the stage. With formats that
expand upon the stage, questioniit, or
radically rethink it.

This process was never about
representation in the statistical sense. It
was about perspectives. About artistic
works whose urgency develops out of
their respective realities. About works
that put community in the centre, that
create rituals and encounters, that
understand memory as a living process
and the environment not as scenery but
as a partner.

The decision to entrust nine
international curators with artistic
responsibility expresses conscious
risk and faith. It means thinking about

curatorship through shared responsi-
bility, diverse sensitivities, and multiple
voices. It means allowing different fields
of experience to meet productively
rather than smoothing them out. Our
collaboration was shaped by discus-
sions, contradictions, convergences,
and shifts. From individual positions a
collective programme has emerged. It
is not uniform in handwriting, it carries
collective responsibility.

THEATER DER WELT in Chemnitz
is not just a festival that presents work
from various regions in the world. It is a
place where issues of access, visibility,
and artistic freedom are negotiated. We
understand this festival as a space of
hospitality, debate, and imagination.

Many individual micro-worlds and
yet one shared, major moment. For
two and a half weeks, a temporary
space comes to life in Chemnitz where
diverse realities encounter one another.
What results resides not solely in the
selection of works, but in the encounter
between artists, audience, and city.

Simon Abrahams

Joshua Dalledonne
Rodrigo Gonzalez Alvarado
Faye Kabali-Kagwa

Nikos Mavrakis

Aya Nabulsi

Srishti Ray

Ndéye Mané Touré

ZHANG Yuan

Kurator:innen

Inge Ceustermans
Dr. Christoph Dittrich
Stefan Schmidtke
Festivalintendanz
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meets Chemnitz

3 Wem gehdrt die Bliihne? Wer geht eigentlich ins Theater?
Und was zeichnet das Theater einer Stadt aus? Seit mehr als
zweieinhalb Jahrzehnten bestimmen Fragen nach lokaler
Identitat und Beteiligung das Rollenverstandnis der Theater-
arbeit in einer sich weiterhin rasant globalisierenden,
zunehmend von Multikrisen gepragten Welt. Was ist es, was
einem Festival wie THEATER DER WELT auf so seltsame
Weise zu eigen ist? Internationale Kiinstler:innen kommenin
eine Stadt und eréffnen einen Raum des Dialogs. Im besten
Fall entsteht ein lebendiger Austausch mit der Stadtgesell-
schaft, kiinstlerische Reisen, die Neugier wecken, Freude
bereiten und gemeinsame Horizonte erweitern. Und aus
diesem Spannungsfeld heraus entsteht die Mdglichkeit flir
Reflexion: Wie viel Lokales findet sich im Globalen, wie viel
Globales im Lokalen? Worin auBert und zeigt sich das, was
Soziolog:innen wie Gabriele Klein das ,Glokale” nennen?

Die 17. Ausgabe von THEATER DER WELT fiihrt nicht
nur viele Besuchende von auswarts, sondern auch uns als
Internationales Theaterinstitut (ITl) erstmaligim Rahmen
dieses Formats nach Chemnitz. Entlang der Eigenlogik einer
Stadt entwickelt jede Festivalausgabe ihre originaren Cha-
rakteristiken: Ausgehend vom Motto der Kulturhauptstadt
Europas,C the Unseen® stellen sich in Chemnitz im Kontext
internationaler Kultur- und Programmarbeit nicht zum ersten
Mal Fragen nach lokaler Identitat und stadtgesellschaftlicher
Eigenlogik im globalen Verhaltnis.

Die Eigenlogik einer Stadt bestimmt sich anhand ihrer
Verhéltnisse zur eigenen Zeitlichkeit — je nach Fokussierung
auf Vergangenheit, Gegenwart oder Zukunft —und ihrer
raumlichen Selbstverortung. Chemnitz war immer Stadt der
Moderne, die Beschaftigung mit ihrer Nachbarschaft und
dem Weltgeschehen haben in der Stadt bleibende Spuren
hinterlassen. Aufbauend und doch ganz anders als das
Programm der Kulturhauptstadt wird THEATER DER WELT
wesentlich von kiinstlerischen Perspektiven gepragt, die
diese Stadt auf exemplarische Weise von auBen spiegeln.
Wahrend der Kulturhauptstadt gestalteten die Menschen
dieser Stadt das Programm vornehmlich selbst, jetzt laden
gleich neun internationale Kurator:innen ein, die Vielfalt
ihrer Positionen kennenzulernen. Und auch hier wird sich
das Trennende wieder im Verbindenden zeigen, finden sich
im Individuellen die Spuren des Kollektiven, verschmelzen
Lokales und Globales.

Ein Festival entsteht nicht allein durch Auffiihrungen,
vielmehr ist es ein Zusammenspiel: Die Prasenz der Klinst-
ler:innen und Kompanien in dieser Stadt, die erwartungs-
vollen Besuchenden von nah und fern, das gesamte Festival-
team - sie alle gestalten Raume, schaffen Atmospharen und
wirken in dieser Stadt. Als ITlist es uns ein Anliegen, durch
THEATER DER WELT einen Impuls in die jeweilige Stadt
zu geben: Perspektiven auf internationale Arbeitsweisen
und kinstlerische Entwicklungen zu 6ffnen, Netzwerke und
Kooperationen Uber Landergrenzen und Festivalzeitraume
hinweg zu etablieren und die Stadtgesellschaft vor Ort zu
aktivieren.

Waéhrend das Festival von Stadt zu Stadt wechselt,
versteht das ITl seine Aufgabe nicht nur im organisatori-
schen Wissenstransfer, sondern auch in der kontinuierlichen
Prasenz zwischen den Ausgaben. Daher freuen wir uns, in
Chemnitz mit dem Archivvon THEATER DER WELT Einblicke
in friihere Editionen zu geben, vor Ort erneut den ITI-Preis
zu verleihen und unsere Jahrestagung ebenso wie die
ITI-Academy auszurichten. Fur letztere begriBen wir aus Uber
500 Bewerbungen 12 internationale Kinstler:innen, die
gemeinsam in Chemnitz flr eine Woche zu kollektiver Resili-
enz und widerstandiger Praxis in Kunst und Theater arbeiten.

Die Verleihung des ITI-Preises an Nicoleta Esinencu aus
der Republik Moldau, und die Prasentation ihrer Inszenierung
MEMORY DISTORTION. MIXTAPE versteht sich als kiinst-
lerisches Bindeglied zur Kuration des Festivals.

Doch viel wichtiger als die eigenen programmatischen
Beitrage des ITl ist die Gesamtschau auf das gréBte, viel-
leicht das bedeutendste Festivalformat der deutschen
Theaterlandschaft: THEATER DER WELT, 2026 zu Gast in
Chemnitz. Mdglich wird es durch die gemeinsame Kraft-
anstrengung und Férderung von Bund, Land und Stadt.
Danke daflr an unsere Partner:innen und Férder:innenin
Chemnitz, Sachsen und auf Bundesebene! Die Ausrichtung
dieses Festivals steht fiir ein Verstéandnis von Internationali-
tat nicht nur als Spiegel, sondern als integrales Merkmal der
eigenen ldentitat — Ausdruck unserer Offenheit und Starke, in
Chemnitz und weit darliber hinaus.

E1 Who owns the stage? Who actually goes to the theatre?
And what is it that distinguishes a city’s theatre scene? For
over two and a half decades, questions around local identity
and participation have shaped how we perceive the role of
theatre work in a world that is not only undergoing rapid
globalisation but also has increasingly been marked by
multiple crises. What is it that makes a festival like THEATER
DER WELT so incredibly unique? International artists come
to a city and carve out a space for dialogue. This optimally
results in a lively exchange with the local community as well
as artistic expeditions that awaken curiosity, bring joy, and
broaden shared horizons. And this interchange yields the
opportunity for reflection: How much of the local can be
found in the global, or the global within the local? Borrowing a
term from sociologists such as Gabriele Klein, what are the
expressions and manifestations of the ‘glocal'?

The 17th edition of THEATER DER WELT not only attracts
many visitors from abroad but also brings us, the Internation-
al Theatre Institute (IT1), to Chemnitz, and for the first time
within this framework. Each edition of the festival develops its
own novel attributes based on a city’s intrinsic logic: Echoing
the motto of the European Capital of Culture, ‘C the Unseen’,
Chemnitz has long posed questions about local identity and
the inner workings of the city in relation to a global context
through its international cultural and programme work.

A city’s intrinsic logic is determined by its relationship to
its own temporarily — whether the focus is on the past, pre-
sent, or future —and by its spatial self-positioning. Chemnitz
has always been a city of modernity; vestiges remain as
evidence of the city’s engagement with its own locality as
well as world affairs. THEATER DER WELT both builds upon
and yet diverges from the Capital of Culture programme,
in that the festival is fundamentally shaped by the artistic
perspectives that provide exemplary, external reflections of
the city. During the Capital of Culture, the people of this city
primarily designed the programme themselves; now, nine
international curators invite audiences to become acquaint-
ed with the diversity of their positions. And here, too, we will
discover the elements that divide us in those that unite us;
traces of the collective will be found in the individual, and the
local and global will blend together.

A festival is not forged through performances alone, but
rather by an interplay of forces — namely, the presence of the
artists and theatre companies, the eager visitors from near
and far, and the entire festival team. These individuals
construct spaces and create atmospheres; their effects
resonate throughout this city. ITl is invested in the momentum
that THEATER DER WELT brings to each city: The festival
widens perspectives on international working methods and

artistic developments, establishes networks and collabora-
tions across national borders and festival timeframes, and
activates local communities.

As the festival moves from city to city, ITI enables
knowledge sharing, and equally maintains a continuous
presence between festival editions. We are therefore delight-
ed to be able to offer glimpses into previous editions with the
THEATER DER WELT Archive in Chemnitz. The city will also
host the ITI award ceremony, our annual conference, and the
ITI Academy, which welcomes 12 international artists chosen
out of over 500 applications. These selected practitioners
will work together in Chemnitz for a period of one week on
collective resilience and resistance practices in art and
theatre.

The awarding of the ITI Prize to Nicoleta Esinencu from
the Republic of Moldova, together with the presentation of
her production MEMORY DISTORTION.MIXTAPE, forms
an artistic link to the festival’s curatorial direction.

Yet, much more important than ITl's own programmatic
contributions is the largest and arguably most significant
festival in German theatre: THEATER DER WELT, hosted by
Chemnitz in 2026. This is made possible through the joint
efforts and support by the federal government, the state, and
the city. We express our thanks to our partners and sponsors
in Chemnitz, Saxony, and at the federal level! The focus of
this festival is oriented toward an understanding of interna-
tionality not only as a mirror, but as an integral feature of our
own identity — an expression of our openness and strength, in
Chemnitz and far beyond.

Yvonne Biidenhdlzer

Préasidentin

Internationales Theaterinstitut - Zentrum Deutschland
President of ITI Germany

Dr. Juliane Zellner

Direktorin

Internationales Theaterinstitut - Zentrum Deutschland
Director of ITI Germany



GruBwort des Staatsministers/
Welcome from the Minister of State

Dr.WolframWeimer

E3 Theater der Welt 2026 in Chemnitz setzt ein starkes
Zeichen flr die Universalitat der Kunst und ihre Fahigkeit,
Menschen Uber Grenzen, Sprachen und unterschiedliche
Kulturen hinweg miteinander zu verbinden.

Besonders richtungsweisend ist die in dieser Form nie
dagewesene Kuration durch ein Team von neun jungen
Menschen von allen Kontinenten. Sie stehen fir eine Vielfalt
der Perspektiven. Kiinstlerinnen und Kiinstler aus aller Welt
sind in Chemnitz zu Gast und machen das Festival zu einem
Bindeglied zwischen den internationalen kilinstlerischen
Communities und Zuschauerinnen und Zuschauern vor Ort.
Theater wird damit zum Ort des Dialogs und des gegenseiti-
gen (Kennen)Lernens.

Seit 2021ist das Kinder- und Jugendtheater aus aller
Welt fester Bestandteil des Programms. Jungen Menschen
wird so erfahrbar, dass Theater eine internationale Kunst ist,
die Gemeinschaft stiftet und ein tragendes Fundament des
demokratischen Miteinanders sein kann.

Dass Chemnitz, die Europaische Kulturhauptstadt 2025,
nun Gastgeberin dieses international renommierten Festivals
ist, unterstreicht die kreative Dynamik und kulturelle Strahl-
kraft dieser Stadt. Sie zeigt, wie Kunst aus Transformation
entsteht — mutig, offen, zukunftsgewandt und nicht zuletzt
wird eines hier besonders deutlich: Kunst ist universell, weil
sie menschlichist.

Ich wiinsche allen Géasten, den Beteiligten und dem Publi-
kum inspirierende Momente, bewegende Begegnungen und
bleibende Eindriicke bei Theater der Welt 2026 in Chemnitz.

E The Theater der Welt 2026 festival in Chemnitz
powerfully embodies the universality of art and the ability
of art to bring people together across languages, cultures
and borders.

The festival's unprecedented curation by a team of nine
young people from far-flung continents is especially ground-
breaking. This curatorial team represents diversity of per-
spectives. Artists from around the world will come together
in Chemnitz, making the festival an important link between
international artistic communities and local audiences.
Through these connections, the theatre will become a place
of dialogue, of encounters and of mutual learning.

Since 2021, children’s and youth theatre productions from
around the world have been part of the festival programme.
This enables young people to experience theatre first-hand
as an international art form that fosters community and can
strengthen the foundations of democratic society.

The fact that Chemnitz, the 2025 European Capital of
Culture, is now playing host to this internationally renowned
festival underscores how dynamic and attractive the city’s
creativity is. It shows how art emerges from processes of
transformation — with courage, openness and a view to the
future. And not least, art in this context shows especially
strikingly that art is universal precisely because it is human.

I hope that all guests, participants and audiences at this
year’s Theater der Welt in Chemnitz will enjoy inspiring
moments, moving encounters and lasting impressions.

Dr. Wolfram Weimer
Staatsminister fiir Kultur und Medien
Minister of State for Culture and the Media

GruBwortder Sachsischen Staatsministerin/
Welcome from the Saxon State Minister

Barbara Klepsch

E3 Liebe Theaterfreunde, nach drei Jahrzehnten ist das
Festival Theater der Welt zurilick in Sachsen! 1996 war
Dresden Gastgeber, nun wird Chemnitz zur globalen Biihne
flr zeitgendssische Kunst. Damit beweist die Stadt, dass sie
auch nach ihrem Jahr als europaische Kulturhauptstadt 2025
ein internationaler Hotspot bleibt.

Als bedeutendstes internationales Festival der darstel-
lenden Kiinste in Deutschland ist das Theater der Welt ein
groBer Erfolg fir Sachsen und Chemnitz als Gastgeber. Es
bietet eine einmalige kiinstlerische Plattform fir unterschied-
liche (globale) Perspektiven auf gesellschaftliche Fragen, die
uns alle bewegen.

Was beim Theater der Welt aber genauso im Vordergrund
steht, ist der wertvolle kiinstlerische Austausch von Ideen,
Blickwinkeln und kulturellen Hintergrtinden. Erstmals wurde
mit den Theatern Chemnitz ein 5-Sparten-Haus ausgewahilt
—ein mutiger, zukunftsweisender Schritt, der die Vielfalt und
Innovationskraft unserer Theaterlandschaft unterstreicht.

Die Theater Chemnitz, gemeinsam mit der Festival
Academy Brussel und der Kulturhauptstadt Europas
Chemnitz 2025 gGmbH, sind also ideale Ausrichter des
Festivals. Sie kdnnen vielfaltige internationale Impulse auf-
nehmen und ihnen die entsprechenden Bihnen bieten.

Mein herzlicher Dank gilt allen an der Umsetzung
Beteiligten, ganz besonders den Theaterschaffenden,
die an 18 Festivaltagen mit Gber 30 Produktionen —von
Theater und Oper tUber Musik, Konzert, Performance bis
hin zu Clubbing und Diskussionen — eine unglaubliche
kulturelle Vielfalt préasentieren.

Liebe Gaste, ich wiinsche Ihnen gute Unterhaltung und
tolle Inspirationen — lassen Sie sich entfihren in die bunte
Welt des Theaters!

E1 Dear friends of the theater, three decades later, the
Theater der Welt Festival is back in Saxony! In 1996 Dresden
hosted, now Chemnitz is transforming into an international
stage of contemporary art. The city is thus demonstrating
that it can still be an international hotspot after its 2025
European Capital of Culture year.

The most important international performing arts festival
in Germany, Theater der Welt is a great success for Saxony
and Chemnitz as its host. It provides a one-time artistic plat-
form for various (international) perspectives on social issues
that concernus all.

Equally foregrounded at Theater der Welt is the
valuable exchange of artistic ideas, perspectives, and
cultural backgrounds. For the first time, with Theater
Chemnitz a five-genre theater was selected —a brave,
pioneering step that underscores the diversity and ingenuity
of our theatrical landscape.

Theater Chemnitz, the Festival Academy in Brussels,
and the European Capital of Culture Chemnitz 2025 gGmbH
are the ideal presenters for this festival. They are able to
incorporate diverse international currents and give them a
fitting stage.

My heartfelt gratitude goes to all who make this possi-
ble, especially the theatre professionals, with 18 days and
more than 30 productions — from drama, opera, music, and
concerts to performance, clubbing, and discussions. They
display incredible cultural diversity.

Dear guests, | wish you great merriment and much inspi-
ration. Get carried away in the colourful world of the theatre.

Herzlichst Ihre
Warmly yours,

Barbara Klepsch
Sachsische Staatsministerin fir Kultur und Tourismus
Saxon State Minister for Culture and Tourism

GruBwort des Oberbiirgermeisters/
Welcome from the Mayor

Sven Schulze

E3 Nachdem 2025 im Jahr der Kulturhauptstadt Europas
ganz Europa zu Gast in Chemnitz war, gehen wir nun den
nachsten Schritt: Mit dem Festival Theater der Welt laden
wir die ganze Welt in unsere Stadt ein und das passt gut
zu Chemnitz.

Unsere Stadt hat in den vergangenen Monaten und Jah-
ren eindrucksvoll gezeigt, wie offen, neugierig und engagiert
sie als Gastgeberin groBer kultureller Ereignisse ist. Dieses
Selbstverstandnis ist gewachsen — getragen von einer Stadt-
gesellschaft, die Kultur nicht nur konsumiert, sondern aktiv
erschafft und gestaltet.

Eine zentrale Rolle kommt dabei unserem Theater
Chemnitz zu. Mit seinen flnf Spartenist es ein Ort des
Austauschs, der Verstandigung und des gemeinsamen
Erlebens — weit Giber die Bihne hinaus. Gerade in einer
diversen Stadtgesellschaft schafft unser Theater Raume, die
es braucht, damit Perspektiven aufeinandertreffen kbnnen
und Dialog méglich wird.

Wir bauen dabei auf unseren Erfahrungen aus dem
Kulturhauptstadtjahr auf, die 2026 konsequent fortgefihrt
werden. Die enge Vernetzung und Zusammenarbeit
zahlreicher Einrichtungen in unserer Stadt war eine groB3e
Starke von 2025 — und sie bleibt es. Besonders dankbar
sind wir fur das auBergewohnliche Engagement der
vielen Freiwilligen, die schon im Kulturhauptstadtjahr zum
Gelingen beigetragen haben und nun auch das Theater der
Welt mittragen. Dieses Engagement ist nicht hoch genug
einzuschatzen — und es macht uns weiterhin unglaublich
stolz. Schoén, dass es weitergeht.

Ich wiinsche dem Festival inspirierende Begegnungen,
starke klnstlerische Impulse und viele begeisterte Géste aus
aller Welt — herzlich willkommen in Chemnitz.

B After all of Europe visited Chemnitz in its 2025 Capital of
Culture year, we're taking the next step. With the Theater der
Welt Festival we're inviting the whole world to our city - fitting
for Chemnitz.

In the past months and years, our city has been outstand-
ing with its openness, curiosity, and commitment in hosting
cultural events. This self-concept has expanded, bolstered
by an urban community which not only consumes culture but
also actively shapes and createsiit.

This gives our Theater Chemnitz a key role. With its five
genres, it is a place of exchange, understanding, and shared
experience —far beyond the stage. In a diverse urban com-
munity, our theatre creates the spaces needed for perspec-
tives to meet and dialogue to happen.

We're building upon our Capital of Culture experience
and moving it forward in 2026. The close networking and
collaboration of a number of institutions in our city was a
great strength in 2025; it still is. We are especially grateful
for the exceptional dedication of the many volunteers who
contributed to the title year’s success and now help carry
Theater der Welt. The value of their involvement cannot be
overstated, and it still makes us incredibly proud. They’re still
on board, and that's great.

My wish for the festival is inspiring encounters, bold artis-
tic inspiration, and many enthusiastic visitors from all over the
world. Welcome to Chemnitz.

Sven Schulze
Oberblrgermeister der Stadt Chemnitz
Mayor, City of Chemnitz
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Er6ffnung/Opening

Herzlich

willkommen

Warm Welcome _

B3 Achtzehn spannende Festivaltage
mit 33 klnstlerischen Positionen aus
aller Welt liegen vor den Festivalbesu-
cher:innen aus nah und fern. Vom
Opernhaus und dem Theaterplatz in
der Innenstadt hin zu den Bihnenim
Spinnbau und dem dazugehérigen
Garten, Uber den Club Atomino zur
Hartmannfabrik, dem Terra Nova
Campus und einigen Orten des
Sportes, verstreut in der Stadt: Mit etwa
500 internationalen Kunstler:innen und
eingeladenen Gasten, sind etwas mehr
als 250 Veranstaltungen zu erleben.
Getragen von vielen Férdernden und
ganz besonders von den Freiwilligen
des Kulturhauptstadtjahres gilt der
Dank an dieser Stelle allen
Unterstitzer:innen.

Fir die jingsten Besucher:innen
und ihre Familien beginnt das Pro-
gramm um 09:30 Uhr in der Hartmann-
fabrik. Bis einschlieBlich Sonntag ladt
das Polyglot Theatre aus Australien
zum kreativen Kunstschaffen ein.

Diese ganz besondere Aus-
gabe des internationalen Festivals
THEATER DER WELT hat eine span-
nende Geschichte. Die Intendanz des
Festivals: Inge Ceustermans von der
Festival Academy aus Briissel, Gene-
ralintendant Dr. Christoph Dittrich und
Stefan Schmidtke von der Kulturhaupt-
stadt Chemnitz 2025 stimmen ein auf
viele groBe und kleine Erlebnisse.

Freuen Sie sich auf Gaste, Begeg-
nungen und Austausch zum Festival.

E3 Er6ffnung
18:30

BegriiBung durch die
Festivalintendanz

Inge Ceustermans, Dr. Christoph
Dittrich und Stefan Schmidtke

[ EN | Eighteen exciting festival days with
33 artistic positions from around the
world lie ahead for visitors from near
and far. From the Opera House and
Theaterplatzin the city centre to the
stages at Spinnbau and its garden, from
Club Atomino to the Hartmannfabrik,
the Terra Nova Campus and several
sports venues across the city: with
around 500 international artists and
invited guests, audiences can experi-
ence more than 250 events.

Supported by many partners and
sponsors, and carried above all by the
volunteers of the European Capital of
Culture year, special thanks go to all
supporters and contributors.

For the youngest visitors and their
families, the programme begins at
09:30 at the Hartmannfabrik. Until
Sunday, Polyglot Theatre from Australia
invites audiences to take partin crea-
tive artistic activities.

This very special edition of the inter-
national festival THEATER DER WELT
has its own remarkable story. The
festival’s directors, Inge Ceustermans
from the Festival Academy in Brussels,
General Director Dr Christoph Dittrich,
and Stefan Schmidtke from the Euro-
pean Capital of Culture Chemnitz 2025,
invite audiences to many large and
small experiences.

Look forward to our guests, many
encounters and conversations through-
out the festival.

1 Opening

18:30

Welcome by the
Festival Directors

Inge Ceustermans, Dr Christoph
Dittrich and Stefan Schmidtke

GruBworte

Dr. Wolfram Weimer
Staatsminister fur Kultur
und Medien

Barbara Klepsch
Sachsische Staatsministerin far Kultur
und Tourismus

Sven Schulze
Oberblirgermeister der Stadt Chemnitz

Yvonne Bludenhélzer
Prasidentin Internationales
Theaterinstitut - Zentrum Deutschland

Welcome addresses

Dr Wolfram Weimer
Minister of State for Culture
and the Media

Barbara Klepsch
Saxon State Minister for Culture and
Tourism

Sven Schulze
Mayor, City of Chemnitz

Yvonne Bludenhdlzer
President of ITI Germany

Zum Programm

Die Festivalkurator:innen Simon
Abrahams, Joshua Dalledonne, Rodrigo
Gonzalez Alvarado, Faye Kabali-Kagwa,
Nikos Mavrakis, Aya Nabulsi, Srishti
Ray, Ndéye Mané Touré und ZHANG
Yuan erzahlen ihre Festivalgeschichte.

19:30

About the Programme

The festival curators Simon Abrahams,
Joshua Dalledonne, Rodrigo Gonzélez
Alvarado, Faye Kabali-Kagwa, Nikos
Mavrakis, Aya Nabulsi, Srishti Ray,
Ndéye Mané Touré and ZHANG Yuan
share their festival story.

19:30

Direktim Anschluss ist die
Deutschlandpremiere von Split Tooth:
Saputjiji mit Tanya Tagaq und ihrer
Klnstler:innengruppe aus Kanada zu
erleben.

Immediately following, Split Tooth:
Saputjiji with Tanya Tagag and her
group of artists from Canada.
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Opernhaus

Do 18.06.18:30 - 20:45

Eréffnung

Tanya Tagaq
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Hartmannfabrik

Do 18.06. + Fr 19.06.
09:30 —-10:30 fur Schulen
11:00 —12:00 fur Schulen

14:00 - 16:00
Sa 20.06. + So 21.06.
10:00-12:00
14:00 -16:00

DEUTSCHLANDPREMIERE

Installation, Partizipative Performance

Mit wenig deutscher und englischer
Sprache

Fir Familien geeignet

Am 18.06. um 13:45 gibt es ein GruBwort

der Festivalintendanz.

Besucher:innen kdnnen innerhalb der
gebuchten Vorstellungszeit beliebig
kommen und gehen.

Kinder: 6 €, Erwachsene: 12 €
35 % ErmaBigung mit Festivalpass,
weitere ErmaBigungen auf Seite 62

Tournee-Team

Briony Farrell, Lachlan MaclLeod,
Zak Pidd, Rainbow Sweeny,

Meg Taranto, Alexandra Wood

Originalkonzept
Sue Giles AM

Originalkonzept Szenografie
Mischa Long

Polyglot Theatre wird von der
australischen Regierung tber Creative
Australia, ihre zentrale Foérder- und
Beratungsstelle flr die Kiinste, sowie
von der Regierung des Bundesstaates
Victoria Uber Creative Victoria
unterstutzt.

8

Polyglot Theatre

E3 Falten, reiBen, bauenin der
Hartmannfabrik: Eine
Einladung an Kinder und
Erwachsene zum
gemeinsamen Bau einer
riesigen, fantasievollen Welt
aus Pappe und Papier.

DOW #‘(
(

1 Folding, ripping, and
building at Hartmannfabrik.
Children and adults are invited
to collectively build a vast,
imaginative world out of
cardboard and paper.

E3 In der Hartmannfabrik wachst ein
Wald aus Karton, mit hohen Baumen,
alles ist aus Pappe. Papier raschelt wie
Laub, Licht fallt durch ein selbst
gebasteltes Blatterdach. Kinder und
Erwachsene sind hier nicht etwa
Zuschauende - sie selbst entwerfen
und bauen den Wald. Es wird gerissen,
geklebt, gefaltet und Geschichten
werden erfunden. Figuren entstehen,
die sich verwandeln kénnen, je nach
Geflhlslage. Paper Planetist kein
fertiges Stlick zum Anschauen, es ist
eine Einladung an Kinder und Erwach-
sene, selbst kreativ zu werden —und
sich einen eigenen Planeten zu
erschaffen und diesen auch zu beleben.

Das Polyglot Theatre aus Mel-
bourne bietet ein Theatererlebnis zum
Selbermachen, in dem Spiel, Kunst
und Performance ineinander lberge-
hen. Die australischen Kunstler:innen
begleiten, reagieren, setzen Impulse,
ohne zu lenken oder zu erklaren. Kinder
entscheiden selbst, ob sie still bau-
en, beobachten oder sich mittenins
Geschehen stlrzen. Von Tag zu Tag
wachst der Wald, jede:r Teilnehmende
hinterlasst einen eigenen FuBabdruck
in der Landschaft.

FUr diese interaktive Theateraktion
offnet die Hartmannfabrik ihre Tiren flr
vier volle Tage. Die australischen Kulinst-
ler:innen bieten ein sinnliches, offenes
Erlebnis flr verschiedene Generatio-
nen. Das Polyglot Theatre ist interna-
tional bekannt flir auBergewdhnliche
Kunstformate fur Kinder und Familien.

Zu einer nicht 6ffentlichen Veran-
staltung ist das Polyglot Theatre zum
Abschluss seines Gastspiels vom Terra
Nova Campus - Die Entdeckerschule
eingeladen. Extra fir Schiler:innen des
Campus wird die Installation und par-
tizipative Performance noch einmal zu
erleben sein. Direkt an dem Ort, an dem
sie lernen, leben und wohnen.

E At Hartmannfabrik a cardboard
forest is growing with tall trees.
Everything is made of cardboard. Paper
rustles like leaves, light falls through a
hand-made canopy. Kids and adults are
not only spectators here — they design
and build the forest themselves. They
tear, fold, tape, and they invent stories.
Characters emerge which transform
according to one’s emotional state.
Paper Planetis not a finished piece for
viewing, it invites children and adults to
be creative themselves - to create their
own planet and animate it.

Polyglot Theatre from Melbourne
puts on a do-it-yourself theatrical
experience, in which play, art, and
performance melt together. The
Australian artists assist, react, and
add momentum, without distracting or
explaining. Kids decide for themselves
if they want to build quietly, look on, or
fling themselves into the middle of the
action. Day to day the forest grows.
Each participant leaves their footprint
inthe landscape.

For this interactive theatre action,
Hartmannfabrik is opening its doors
for four full days. The Australian artists
offer an open, sensory experience for
multiple generations. Polyglot Theatre
is internationally renowned for its ex-
traordinary artistic formats for children
and families.

To conclude its stay in Chemnitz,
Polyglot Theatre has beeninvited by
the Terra Nova Campus — The School
of Discoverers. Students of the special
needs school campus will have the op-
portunity to experience the installation
and participatory performance right
where they learn, live and reside.



Tanya Tagaq

E3 Kehlkopfgesang und Tanz,
Bilder aus der Arktis: Tanya
Tagaq singt von Herkunft und
Mythos. Kérper verschmelzen
zu einem ekstatischen, musi-
kalischen Erinnerungsraum.

E1 Throat singing and dance,
images from the Arctic.
Tanya Tagaq sings about
origin and mythology. Bodies
blend into an ecstatic musical
space of memory.

Split Tooil
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E3 Tanya Tagaqg stammt aus Nunavut
im Norden Kanadas. Sie ist die derzeit
pragnanteste Frauenstimme indigener
Kunst in Nordamerika. Und dasim
vollen Wortsinn: Sie ist Sangerin, sie ist
Musikerin, komponiert und sie ist
Autorin. Einordnen lasst sich ihre Kunst
kaum. Jedes ihrer Werke hat eine
Eigenheit. Als Kunstlerin und Inuk
engagiert sie sich flr Minderheiten-
rechte und Gleichstellung. Ihr Schrei-
ben, ihre Alben und Auftritte vermitteln
Millionen Menschen Lebensfreude und
Selbstbewusstsein.

Tanya Tagaq eroffnet das Festival
THEATER DER WELT in Chemnitz mit
einem Blick in den Abgrund zwischen
Zerstodrung und Rettung. Sie vereint
Motive aus ihrem autobiografischen
Roman ,Split Tooth®, in Deutsch er-
schienen unter dem Titel ,Eisfuchs®,
mit Kompositionen aus ihrem aktuellen
literarisch-musikalischen Form.

Entflhrt wird das Publikum in ein
Stadtchen am Rande des Eismeers
Uber dem Polarkreis. Tanya Tagaq
erzahlt von einem heranwachsenden
Madchen, das gepragt wird von der
Ubermachtigen Natur und der sich auf-
I6senden indigenen Gemeinschaft. Mit
poetischer Kraft schildert Tagaq, wie
das Kind in den Mythen der Inuit seine
Wourzeln entdeckt. Unter Polarlichtern
verschwimmen die Grenzen zwischen
Mensch und Natur, Zeit und Raum, und
es beginnt eine Selbstsuche, die alte
Wunden zu heilen vermag.

Mit einer unheimlichen Wucht trifft
diese Seelenlandschaft auf Tagaqgs
sche Codes, Beats und elektronische
Schichtungen schneiden zerstérend
durch die Szenen, werden wieder zer-

legt, Gberlagert von Kehlkopfgesang,
Atem und Stille. Saputjiji, in Tagags
Muttersprache Inuktitut ein Wort flr
Beschutzer, erscheint als Retter.

Die Inuit wurden seit dem Kontakt
mit europaischen Kolonialmachten
einer Zwangssozialisierung ausgesetzt,
unterdriickt und erleben erst seit einer
Gesetzesanderung von 1982 verfas-
sungsmaBige Gleichberechtigung.

Tanya Tagaq durchforstet mitihrer
Stimme, ihrem Koérper und ihrem Text
das Leben wie geologische Schichten:
grabend, freilegend, voller Widerstand.
Ihr Kehlkopfgesang ist kein folkloris-
tisches Zitat, sondernihre zeitgenos-
sische Praxis. In Zusammenarbeit mit
Regisseurin Kaneza Schaal fand die
Urauffihrung im Februar auf dem dies-
jahrigen PuSh International Performing
Arts Festival in Vancouver statt.

El Tanya Tagag comes from Nunavut
in northern Canada. She is currently
the most prominent female voice in
indigenous art in North America-in
the truest sense of the word: sheis a
singer, musician, composer, and author.
Her art is difficult to categorise, as each
of her works possesses its own unique
character. As an artist and Inuk, she is
committed to minority rights and
equality. Her writing, her albums,

and her performances convey joie

de vivre and self-confidence to millions
of people.

Tanya Tagaq opens the THEATER
DER WELT Festival in Chemnitz with a
glimpse into the abyss that lies between
destruction and salvation. She com-
bines motifs from her autobiographical
novel ‘Split Tooth’, with compositions
from her current album ‘Saputjiji’ to cre-
ate a unique literary-musical form.

O
@

The audience is taken off to a small
town bordering the Arctic Ocean,
above the Arctic Circle. Tanya Tagaq
tells the story of a young girl who is
shaped by the overwhelming power of
nature and her disintegrating indige-
nous community. With poetic force,
Tagaq describes how the child dis-
covers her roots in Inuit myths. Under
the northern lights, the boundaries
between humans and nature as well as
time and space blur, marking the begin-
ning of a journey of self-discovery that
has the ability to heal old wounds.

This spiritual landscape is reflected
with uncanny weight in Tagaqg's latest
album, Saputjiji. Military codes, beats,
and electronic layers cut destructively
through the scenes, only to be disman-
tled again, layered with throat singing,
breath, and silence. Saputjiji, which
means ‘protector’ in Tagaq'‘s native
Inuktitut, appears as a saviour.

Since coming into contact with Eu-
ropean colonial powers, the Inuit have
been subjected to forced assimilation
and oppression, and were only granted
constitutional equality through legal
reformin 1982.

Tanya Tagaq uses her voice, body,
and text to comb through life as if
through geological layers: digging,
exposing, full of resistance. Her throat
singing is not a folkloric citation, but
rather her contemporary practice. In
collaboration with director Kaneza
Schaal, the premiere of Split Tooth:
Saputjiji took place in February at this
year’s PuSh International Performing
Arts Festival in Vancouver.
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Opernhaus

Do 18.06.18:30 - 20:45

DEUTSCHLANDPREMIERE

Musiktheater

In englischer Sprache mit deutscher
Ubertitelung

30 Minuten vor Vorstellungsbeginn
findet eine Stlickeinflhrung im Foyer
des Opernhauses statt.

27-54 €
35 % ErmaBigung mit Festivalpass,
weitere ErmaBigungen auf Seite 62

Von und mit
Tanya Tagaq

Regie
Kaneza Schaal

Koproduktion

National Arts Centre's National
Creation Fund, Banff Centre for Arts
and Creativity, PuSh International Arts
Festival, Holland Festival, Brooklyn
Academy of Music's, NEXT WAVE
Festival

Unterstiitzt durch
Canada Council for the Arts, Botschaft
von Kanada



B3 Ndéye Mané Touré leitet das
senegalesische Unternehmen Makeda
Production und setzt kiinstlerische
Formate und kulturelle Veranstaltungen
um. Im Jahr 2023 rief sie das Bideew
Festival ins Leben und tragt damit
kinstlerische Impulse gezieltin
landliche Regionen.

Weitere Informationen:
theaterderwelt.de/ueber-uns

E1 Ndéye Mané Touré leads the
Senegalese company Makeda
Production and develops artistic
formats and cultural events. In 2023,
she founded the Bideew Festival,
bringing artistic impulses specifically to
rural regions.

Further information:
theaterderwelt.de/ueber-uns

10

Kuratorin/Curator

Ndéeye Mané Touré

3 Polaritaten

Wie ein Philosoph, der tUber
die Grundlagen seiner Frage-
stellung staunt, wie ein
Alchemist, der auBergewohn-
liche Transformationen
erforscht, war es fur mich
naheliegend, die Schon-

heit in einer gebeutelten und
polarisierten Welt zu suchen
und zu offenbaren. Ich fand
diese Hoffnung in den Kunst-
ler:innen, die Begegnung und
kulturelle Verschmelzung
férdern und einen diffe-
renzierten Blick auf die
Maoglichkeit einer besseren
Welt erdffnen.

Diese zeitgenossischen
Schopfungen sind eine Einladung,
das zu sehen und anzunehmen, was
diese Welt werden kdnnte, und weisen
zugleich auf ihre Schwachen und Fehler
hin. Die Herausforderung liegt darin,
weiterhin als Klinstler:innen zu arbeiten
—Kunstler:innen, die soziale Normen
erschuttern, alternative Wege gehen
und den Mut aufbringen, ungewohnte
Pfade zu beschreiten.

Ich habe die kiinstlerischen Antwor-
ten auf die politische, wirtschaftliche
und soziale Krise der heutigen Welt auf
meine Weise gesucht und dabei die
Arbeiten zahlreicher Kiinstler:innen
kennengelernt, vor allem die Arbeit von
Frauen, die wesentliche sozio-kulturelle
Frageninihren jeweiligen Lebensreali-
taten innerhalb von zwei bis drei Jahren
verarbeitet haben. Identitat, Klima,
Integration und Unbestandigkeit — eine
reiche Bandbreite von Themen bildet
die Grundlage ihrer hochaktuellen Aus-
einandersetzungen.

Durch Kiinste wie Puppenspiel,
Theater und Performance konnte ich
die Dynamiken der Kunstszene eines
bestimmten franzdsischsprachigen
Teils von Afrika intensiv kennenlernen.
Heute freue ich mich, diese belebte
Buhne voller Talente mit der ganzen
Welt teilen zu dirfen, dank einer Ins-
titution, die sie mit Stolz prasentiert:
Theater der Welt 2026.

—

E1 Polarities

Like a philosopher surprised
at laying the foundations of

his questioning, like an alche-
mist in search of wonderful
transformations, it seemed
obvious to me to seek and
reveal beauty in a troubled and
polarised world. This hope |
found in artists who summon
encounter and cultural inter-
mingling and who offer a
sensitive look at the possibility
of a better world.

These contemporary creations are
an invitation to see and embrace what
the world could become, while direct-
ly pointing out the flaws and defects
around it. The challenge is to continue
being artists capable of shaking up so-
cial codes, taking alternative paths, and
daring to venture off the beaten track.

Seeking in my way an artistic
response to the political, economic,
and social crisis of today’s world, |
have encountered the work of many
artists, especially women, who have
approached major socio-cultural
issues in their environments over a two-
or three-year period. Identity, climate,
integration, impermanence —arich
palette of subjects gives substance to
their contemporary concerns.

Through the arts of puppetry,
theatre, and performance, | was able
to closely observe the dynamics of the
arts scene in a particularly francophone
part of Africa. A teeming stage whose
talent | am pleased to share with the
whole world today, thanks to an entity
that bears it with pride: Theater der
Welt 2026.

& Polarités

Tel un philosophe qui s€tonne
avant de poser les bases de
son questionnement, tel un
alchimiste en quéte de trans-
formations merveilleuses, il
m’'a semblé évident de cher-
cher et derévéler le beau dans
un monde troublé et polarisé.
Cet espoir, je l'ai trouvé aupres
d’artistes qui convoquent
larencontre et le brassage
culturel, et qui proposent un
regard sensible sur la possibi-

lité d'un monde meilleur.

Ces créations contemporaines
sont une invitation a voir et a embras-
ser ce que le monde pourrait devenir,
tout en pointant sans détour les failles
et les tares qui l'entourent. L'enjeu est
de demeurer des artistes capables de
bousculer les codes sociaux, demprun-
ter des chemins de traverse et d'oser
sortir des sentiers battus.

Cherchant, a mon échelle, une
réponse artistique a la crise politique,
économiqgue et sociale du monde
actuel, jai rencontré le travail de nom-
breux artistes, notamment des femmes,
qui abordent sur une temporalité de
deux a trois ans les grandes questions
socio-culturelles de leur environne-
ment. Qu'il s'agisse d’identité, de climat,
d’'intégration ou d’impermanence, une
riche palette de sujets donne corps a
leurs préoccupations contemporaines.

A travers l'art de la marionnette,
du théatre et de la performance, jai
pu observer de pres la dynamique
de la scene artistique d’'une partie de
I'Afrique, notamment francophone.

Une scéne foisonnante dont il me plait
aujourd’hui de partager le talent avec le
monde entier, grace a un dispositif qui
le porte avec fierté : Theater der Welt
2026.

Ndéye Mané Touré



Mia + Eric

B3 Waldarbeit als Alltag -

in der Kunst. Eine meditative
Videoinstallation ladt ein zum
Verstandnis von Fursorge und
gemeinsamer Verantwortung
fur Landschaft.
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E3 Die Kinstler:innen Mia Rushton und
Eric Moschopedis aus Calgary in
Kanada, einem der waldreichsten
Lander der Erde, haben Gber mehrere
Jahre hinweg 150 Fdrster:innen,
Aktivist:innen, Landverwalter:innen und
Waldhuter:innen aus verschiedenen
Landern eingeladen, ihre auf den Wald
bezogenen Tatigkeiten kérperlich, ohne
Worte oder Erklarungen, vor einer
Kamera zu vollziehen.

Keine Rollen, kein Schauspiel.

Die Videoinstallation In a Strange
Place eroffnet eine meditative Pers-
pektive auf Arbeit, Verantwortung und
Beziehung zu einem Ort, der manchen
Menschen unheimlich, Manchem Hei-
mat und allen Menschen Grundlage des
Lebensist. ,Eigenartiger Ort* heiBt das
Ganze auf Deutsch.

Aufgenommen auf Video sind
Menschen einzeln zu erleben bei der
Ausflihrung bekannter, sich unend-
liche Male wiederholender Handgriffe,
vollzogen in kaum wahrnehmbaren,
langsam und asthetisch geflihrten
Bewegungen. Waldarbeit wird nicht
vorgeflhrt, sondern als physische Er-
fahrung verkoérpert.

Dabei tragen die Gefilmten selbst-
gefertigte Masken, die imaginéare
Wesen aus einem zukilinftigen Wald
darstellen. Die Masken erzeugen Blick-
kontakt mit dem Publikum und schaffen
so eine eigentimliche Beziehung zwi-
schen Publikum und Performer:innen.

Soist eine Videoinstallation mit
neun Bildschirmen entstanden, die in
einem begehbaren Kreis aufgestellt
sind. Die Installation gibt kein lineares
Sehenvor. Der Raum ist frei begehbar,
Anfang und Ende des Erlebens bestim-
men die Besuchenden selbst.

Der Wald erscheint weder als Idylle
noch als Katastrophenraum, er ist auch
kein ,Held“, sondern vielmehr Blihne,
Arbeitsfeld und Ort von Begegnung.

E1 Forestry as daily reality —
in art. A meditative video
installation invites under-
standing of care and shared
responsibility for the
landscape.

E Over several years, artists Mia
Rushton and Eric Moschopedis from
Calgary, Canada — one of the most
densely forested countries on earth —
invited 150 rangers, activists, land
managers, and forest stewards from
various countries to perform their
forest-related activities physically,
without words or explanations, in front
of acamera.

No roles, no acting. The video instal-
lation In a Strange Place opens up a
meditative perspective on the labour
of forest caretaking, responsibility, and
our relationship to a place that is eerie
to some, home to others, and the basis
of life for all.

Recorded on video, people individu-
ally perform familiar, infinitive repetitive
tasks, carried out in barely perceptible,
slow, and aesthetically guided move-
ments. Forest work is not demonstrat-
ed, but embodied.

The participants filmed wear
handmade masks depicting imaginary
beings from a future forest. The masks
insist on direct eye contact with the
viewer, creating a strange relationship
between audience and performer.

The resultis a video installation with
nine screens arranged in a circle. The
installation does not prescribe linear
viewing. The space is freely accessible,
and visitors themselves determine the
beginning and end of the experience.

The forest appears neither as an
idyll nor as a place of disaster; equally it
is not a ‘hero’, but rather a stage, a field
of work, and a place of encounter.
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Spinnbau Halle 2

Fr19.06. - Sa 27.06.
16:00 - 22:00

DEUTSCHLANDPREMIERE

Installation

Ohne gesprochenes Wort

Wahrend der Offnungszeiten ist die
Installation jederzeit frei zuganglich und
lauft kontinuierlich. Ein vollstandiger
Durchlauf dauert 124 Minuten.

Zur Eréffnung der Installation
am 19.06.2026 um 16:00 sind die
Klnstler:innen anwesend.

Eintritt frei

Konzept, Kreation
Mia Rushton, Eric Moschopedis

Video
Benjamin Hotz

Sounddesign
Kris Demeanor

Co-Producers
Maira Wiener, Jenna Winter

Kiinstlerische Assistenz
Maira Wiener, Rachel Rose

Koordination Indigene Beziehungen
Pam Beebe

Aufnahmeorte
Deutschland, Norwegen, Vereinigtes
Kdnigreich, Kanada

Unterstiitzt durch
Canada Council for the Arts,
Botschaft von Kanada

In a Strange Place wurde produziert
von Matchbox, Gateshead International
Festival of Theatre und Festspillene i
Nord-Norge.

1
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Spinnbau GroBe Biihne

Fr19.06.19:00 - 20:10
S$a20.06.21:00-22:10

DEUTSCHLANDPREMIERE

Interdisziplinare Performance

In Mandarin mit deutscher und
englischer Ubertitelung

Jeweils 30 Minuten vor
Vorstellungsbeginn findet eine
Stlckeinfihrung im Festivalzentrum im
Spinnbaugarten statt. Bei schlechtem
Wetter im Foyer der GroBen Blihne im
Spinnbau.

Am 19.06.2026 findet im Anschluss an
die Vorstellung ein Nachgespréach auf
der GroBen Blihne im Spinnbau statt.

18-30€
35 % ErmaBigung mit Festivalpass,
weitere ErmaBigungen auf Seite 62

Von und mit
Hung Chien-Han, Hung Wei-Yao,
Ray Tseng

Dramaturgie
Tang Fu-Kuen

Kiinstlerischer Mitarbeiter
River Lin

Szenografie
Jaivi Chen

Lichtdesign
You Tee, Ray Tseng

Video
Huang Yong-Hsin

Musik, Sound
Cheng Chao-En

Kostiim
Yen Ting-Ju

Internationale Produktion
Tiffany Lay

Audio, Video
Wei-Hsuan Huang
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Hung Chien-Han, Hung Wei-Yao, Ray Tseng

E3 Drei Menschen, ein
Pingpong-Tisch. Eine intime
Performance uber queere und
progressive Familienmodelle
und gesellschaftliche
Kontroversen.

1 Three people. One ping-
pong table. An intimate
performance about queer and
progressive family models and
social controversy.

| \TL’

E3 Ein Liebespaar, ein Geschwister-
paar, drei Menschen, ein Ping-Pong-
Tisch. Das erstaunliche Setting in
FAMILY TRIANGLE, einem Familien-
dreieck, will die Grundlagen von Familie
neu verhandeln: Familie ist etwas, das
entsteht, nicht etwas, das feststeht.
Beziehungen werden in diesem
Buhnenexperiment nicht behauptet,
sondern ausprobiert, verschoben und
neu sortiert.

Invielen Landern der Welt sind
queere Lebensformen nichts Unge-
woéhnliches. Der menschliche Wunsch
nach eigenen Kindern hingegen, und
insbesondere der Weg dahin, stellt viele
Paare oft vor rechtlich und kulturell
komplexe Situationen, obwohl die Ehe
fur gleichgeschlechtliche Paare vieler-
orts anerkannt wurde. Fragen nach
Elternschaft, Reproduktion und recht-
licher Absicherung queerer Familien
bleiben dennoch gesellschaftlich und
politisch umkampft.

Die Inszenierung aus Taipeh nimmt
diese Realitaten ernst, ohne sie zu pro-
blematisieren. Stattdessen 6ffnet das
Stiick einen Raum, in dem unterschied-
liche Formen von Familie nebeneinan-
der denkbar werden.

Die Regisseurin Hung Chien-Han,
ihr jiungerer Bruder Hung Wei-Yao,
Schauspieler, und die Lichtdesignerin
Ray Tseng sind nicht nur eine kinst-
lerische Produktionsgemeinschaft.
lhr Zusammenleben zu dritt bildet die
Grundlage der Performance FAMILY
TRIANGLE.

Ein verbliffendes Ping-Pong
zwischen Video und Spielszenen, An-
sprache an das Publikum und weiteren
theatralen Kniffen nimmt alle mit auf
einen Roadtrip intensiver Verhandlun-
gen von personlichen, hdchst intimen
Themen der Darsteller:innen.

E1 A pair of lovers, a pair of siblings,
three people, and a ping-pong table —
the surprising setting of FAMILY
TRIANGLE seeks to renegotiate the
fundamentals of family: family is
something that develops —itisnota
fixed entity. In this stage experiment,
relationships are not asserted, but
rather tried out, shifted, and rearranged.

In many countries around the world,
queer lifestyles are nothing unusual.
The human desire to have children of
one’s own, however, and especially
the path to achieving this, often
presents many couples with legally and
culturally complex situations, despite
meanwhile marriage to same-sex
couplesis accepted in many places.
Nevertheless, questions of parenthood,
reproduction, and legal protection
for queer families remain socially and
politically contentious.

The performance from Taipei
takes these realities seriously without
problematising them. Instead, the play
opens up a space in which different
family structures become conceivable.

Director Hung Chien-Han, her
younger brother Hung Wei-Yao, an
actor, and lighting designer Ray Tseng
do not merely form an artistic produc-
tion collective. It is the life they share
that forms the basis of the performance
FAMILY TRIANGLE.

Theatrical techniques including
an amazing ping-pong between video
and live scenes as well as directly
addressing audiences, take us on a
road trip through an intense negotiation
of the performers’ personal, deeply
intimate matters.



Papermoon Puppet Theatre

E3 GroBes Figurentheater
der Erinnerung: Kunstvoll
gefertigte Puppen, Licht
und Bewegung schaffen
eine fantasievolle Welt fur
alle Generationen.

E1 A giant puppet theatre

of memory. Artfully crated
puppets, light,and movement
create animaginative world
for all generations.
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E3 Mit,Strom der Erinnerung” kénnte
man den Titel dieses ebenso leisen wie
intensiven Figurentheaterabends aus
Indonesien Ubersetzen. Wahrend der
erzwungenen Vereinzelung der
Menschen in den Jahren der Corona-
Pandemie begann das Kinstler:innen-
paar Maria Tri Sulistyani und lwan
Effendi eine Arbeit zu entwickeln, die
ihrer Sehnsucht nach Nahe, Beziehung
und dem Gefiihl von Verbundenheit mit
anderen Menschen entsprang. Aus
dieser Sehnsucht ist eine Bliihnener-
zahlung ganz ohne Worte entstanden,
eine Geschichte Uber das Erinnern, das
Vergessen und das, was zwischen
Menschen bleibt, wenn Verganglichkeit
hereinbricht. Der unterhaltende Abend
ist fUr jingere und altere Menschen
gleichermaBen gedacht.

Auf der Biihne ist ein riesenhaftes
Wesen namens Kali zu erleben. Es sym-
bolisiert vergessene Flisse, ist gleich-
zeitig Hiter der Erinnerung und Zeuge
einer Welt im Wandel. Ihm begegnen
Fantasiefiguren, die sich zwischen
Andeutungen von Hausern, reiBendem
Flusswasser, Licht und Sand bewegen.
Sie sprechen nicht, sie atmen. Jede
ihrer Bewegungen, jeder Klang, jedes
Licht im Raum erschafft einen Rhyth-
mus, der mehr spurbar als erklarbar ist.
Kalis Weg durch die Welten und Zeiten
entwickelt einen Sog der Faszination
des ewig Unfassbaren.

Mit meisterlich verarbeiteten Ma-
terialien wie Holz, Stoff, Rattan, Lehm

und Leder, gefiihrt durch magische
Bewegungen, Iasst das indonesische
Ensemble des Papermoon Puppet
Theatre fantasievolle Welten entstehen.
Auch wenn die Blihne fast leer bleibt,
ereignet sich viel und es entsteht ein
ganz eigenwilliges Bihnenleben.
Stream of Memory ist eine Ein-
ladung, zuzuschauen, wahrzunehmen
und sich zu erinnern: an Fllusse, an Be-
gegnungen, an das, was trotz Vergang-
lichkeit bleibt. Das Papermoon Puppet
Theatre aus Yogyakarta auf der Insel
Java gehort seit fast zwei Jahrzehnten
zu den eindringlichsten Stimmen des
zeitgenodssischen Figurentheaters in
derinternationalen Theaterwelt.

E Stream of Memory is a work of
puppet theatre from Indonesia which is
as quiet asitisintense. During the
forced isolation in the covid pandemic
years, artistic duo Maria Tri Sulistyani
and Iwan Effendiinitiated a work that
emerged from their desire for close-
ness, relationship, and a feeling of
connection with other people. From
this yearning, a stage narrative with

no words emerged, a story about
memory, forgetting, and that which
remains when mortality befalls people.
This entertaining piece is for young
and old alike.

On stage, viewers experience a
giant being named Kali. It symbolises
forgottenrivers, is at once a keeper of
memory and witness to a transforming

world. Kali encounters imaginary char-
acters which alternate between intima-
tions of buildings, river rapids, light, and
sand. They do not speak, they breathe.
Each of their movements, every sound,
all the light in the space engenders a
rhythm more sensory than explicable.
Kali’s path through worlds and times
creates a fascinating undertow of the
eternally unfathomable.

With magical movements and mas-
terfully crafted materials such as wood,
textile, rattan, clay, and leather, the In-
donesian ensemble Papermoon Puppet
Theatre spawns imaginative worlds.
Even if the stage is nearly empty, alotis
going on, and it takes on a life of its own.

Stream of Memory invites you
to watch, perceive, and to remember:
rivers, encounters, that which persists
despite impermanence. From Yogy-
akarta on the island of Java, Papermoon
Puppet Theatre is among the most
urgent voices in contemporary puppet
theatre worldwide.

Jun

22 23 24 25 26 27 28

29030 1 2 3 4 5

Opernhaus

Fr19.06.19:30 -20:30
Sa 20.06. 16:00 -17:00

EUROPAPREMIERE

Figurentheater

Ohne gesprochenes Wort

Jeweils 15 Minuten vor und bis
30 Minuten nach der Vorstellung
ist das Publikum eingeladen den
Performer:innen und Figuren
personlich zu begegnen.

Jeweils 30 Minuten vor
Vorstellungsbeginn findet eine
Stlickeinfihrung im Foyer des
Opernhauses statt.

Fir Familien geeignet

Kinder: 8 €, Erwachsene: 14 -39 €
35 % ErmaBigung mit Festivalpass,
weitere ErmaBigungen auf Seite 62

Puppenspieler:innen

Anton Fajri, Beni Sanjaya,

Pambo Priyojati, Hardiansyah Yoga,
Muhammad Alhaqg, Agus Margiyanto

Tanzer:innen
Retno Sulistyorini, Agus Margiyanto

Regie, Text
Maria Tri Sulistyani

Puppendesign, lllustration,
Animation, Co-Regie
Iwan Effendi

Puppenkonstruktion
Anton Fajri, Muhammad Alhaqg

Puppenherstellung

Anton Fajri, lwan Effendi, Beni Sanjaya,
Pambo Priyojati, Hardiansyah Yoga,
Muhammad Alhag, Ega Kuspriyanto

Choreografie
Daphney Chen, Retno Setyorini

Original Lichtdesign
James Tan

Multimedia-Design
Gilang Kusuma

Musik, Sounddesign
Yennu Ariendra

Kostiim
Retno Intiani

Producer
Rachel Lim

Produktionsmanagement
Andreas Praditya

Stage Management
Febrinawan Prestianto

In Auftrag gegeben und produziert
Esplanade — Theatres on the Bay,
Singapur
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Spinnbau Ostfliigel

Fr19.06.21:00 - 21:55
S$a20.06.18:00 - 18:55

DEUTSCHLANDPREMIERE

Physical Theatre

In englischer Sprache mit deutscher
Ubertitelung

Jeweils 30 Minuten vor
Vorstellungsbeginn findet eine
Stlckeinfihrung im Festivalzentrum im
Spinnbaugarten statt. Bei schlechtem
Wetter im Foyer des Ostflligelsim
Spinnbau.

Am 19.06.2026 findet im Anschluss an
die Vorstellung ein Nachgesprach im
Ostfliigel im Spinnbau statt.

20€
35 % ErmaBigung mit Festivalpass,
weitere ErmaBigungen auf Seite 62

Von und mit
Tony Bonani Miyambo

Regie, Adaption, Story
Phala Ookeditse Phala

Stage Management, Producer
Matjamela Motloung

Unterstiitzt durch
UJ Arts and Culture Faculty of Art,
Design and Architecture
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E3 Franz Kafka im Buhnen-
format: ein Solo Gber
Anpassung als Uberlebens-
strategie. Fortschritt als
Dressur. Ein Spiel um Macht
und Verlust.

’ \

L‘ A 11
E3 Der Affe ergreift das Wort. Um zu
erklaren, warum Freiheit keine Option
mehr war. In Franz Kafkas ,Bericht fur
eine Akademie” geht es fur Rotpeter,
den der Akademie berichtenden Affen,
um Anpassung als Uberlebensstrate-
gie. Er beschreibt das Lernen als
Zwang, die Menschwerdung als Verlust.
Der slidafrikanische Regisseur Phala
Ookeditse Phala und der Schauspieler
Tony Bonani Miyambo nehmen diesen
Text beim Wort und schreiben ihn mit
ihrer Bearbeitung Kafka's Ape in einen
Korper, in eine Gegenwart, in eine
Geschichte hinein, die offensichtlich
keine Befriedung findet.

lhre dramaturgisch bestechende
Blhnenstudie zeigt nicht ein Tier, das
zum Menschen wird, sondern einen
Menschen, der die emotionale Ge-
walt dieser Verwandlung offenlegt.
Sprache, Haltung und die Bewegungen
werden unter Druck aus seinem Korper
extrahiert. Der Kérper wird lesbar wie
ein Datenstreifen. Zu sehenist, wie er
lernt, was zu akzeptierenist. Und was
nicht. Was als Fortschritt verkauft wird,
enttarnt sich so als Dressur. Der Bericht
wird zur Anklage.

Leise, aber unumkehrbar verschiebt
diese Buhnendramaturgie Kafkas Text.
Aus ihm treten nun Fragen nach Assimi-
lation und Fremdzuschreibung hervor,
ohne benannt werden zu miissen. Wer
spricht hier zu wem? Wer darf erzah-
len? Und zu welchem Preis? Der Kdrper
auf der Buhne tragt nicht nur Kafkas
Figur, sondern vielmehr eine Geschich-
te von Zuschreibungen, Anpassungs-
zwéangen und struktureller Gewalt.

In Stidafrika, einem Land, das
nicht nur die Folgen des europaischen
Kolonialismus, sondern auch die der
Apartheid-Politik zu bewéltigen hat,
besitzt die Verarbeitung dieses Stoffes
eine ganz besondere Sprengkraft. Me-
chanismen der Unterwerfung sind flr
Kafka literarisches Experiment und fir
das Selbstbewusstsein der multinatio-
nalen, jungen stidafrikanischen Nation
Uberlebensfrage.

Herausragend kombiniert Tony
Bonani Miyambo in seiner Solo-Perfor-
mance Schauspieltechniken vielfaltiger
kultureller Pragungen. Sein hochkon-
zentriertes Spiel zeigt, wie nah Zivilisa-
tion und Brutalitat beieinanderliegen.
Und wie diinn die Linie zwischen Uber-
leben und Anpassung ist.

1 Franz Kafka for the stage
—asolo about adaptation as
survival strategy. Progress as
training. A play about power
and loss.

5 Ape

E The ape takes the floor. To explain
why freedom was no longer an option.
In Franz Kafka’s ‘Report to an Acade-
my’, itis Red Peter the ape who is doing
the titular reporting. For him, conformity
is a survival strategy — he describes
learning as coercion, becoming human
as loss. South African director Phala
Ookeditse Phala and actor Tony Bonani
Miyambo take this text at face value
and, in their adaptation of Kafka’'s Ape,
write itinto a body, into a present, into a
story that clearly finds no peace.

Their dramaturgically captivating
stage study does not show an animal
becoming human, but rather a human
being who reveals the emotional vio-
lence inherent in this transformation.
Language, posture, and movements are
extracted from his body under pres-
sure. The body becomes legible, like a
barcode. The audience witnesses what
he learns to accept—and not to accept.
What is sold as progress is thus ex-
posed as training. The report becomes
anindictment.

Quietly but irreversibly, the
dramaturgy shifts Kafka’s text,
which now yields questions around
assimilation and external attribution,
without having to be named. Who
is speaking to whom here? Who is
allowed to tell the story? And at what
price? The body on stage carries not
only Kafka’s character, but more so
a history of ascriptions, coercion to
conform, and structural violence.

In South Africa, a country that must
cope with the consequences of both
European colonialism and apartheid
policy, the processing of this material
carries a particularly explosive impact.
For Kafka, mechanisms of subjugation
are aliterary experiment, but for the
self-confidence of the multinational,
young South African nation, they be-
come a question of survival.

In his solo performance, Tony
Bonani Miyambo masterfully combines
acting techniques from a variety of
cultural influences. His highly charged
performance shows the proximity of
civilisation and brutality to one another.
And how thin the line between survival
and conformity is.



Kurator/Curator

Rodrigo Gonzalez Alvarado

E3 Ubersetzen weckt in uns
suBe — oder saure —und stets
drangende Verwirrungen uber
Sprache, Existenz und Politik
[...] sowie Uber die Wahrheiten
und Tauschungen von
Identitat.

Marcelo Cohen, 2014.

Der Kampf gegen eine hegemo-
niale Kultur (historisch auf samtlichen
Ebenen extraktivistisch) ist eine Praxis,
die eine Selbstbetrachtung impliziert
—nicht zwingenderweise im Spiegel.
Sie bedeutet, die Zeit neu zu befragen
und neu zu schreiben, um zu unter-
mauern, dass jenes Andere ein fester
Teil von uns selbst ist und dass jede
Stellungnahme bedeutet, sich der
zentralen Kultur zuzuwenden. In den
vergangenen Jahren jedoch haben
sich die Kiinstler:innen und Festivals
dieser Lander dazu entschlossen, mit
Mut hinzusehen. Hinzusehen bedeutet
nicht, etwas gutzuheiBen; hinzusehen
bedeutet, etwas zu bewohnen und zu
entschlisseln sowie trotz Schmerz und
Gewalt zu feiern.

Unsere Raumzeit — aus multiplen
Gravitationen, unterschiedlichen
Weltentstehungslehren, unebenen
Fiktionen und anti-erfolgsorientierten
Minderheitenpositionen — wird von poli-
tischer Praxis getragen: Der Blick wird
nicht ausgeubt, er wird bewohnt. Von
diesem anderen Zentrum aus — jenem
Zentrum, das uns gehdrt und proprio
ist (sowohl in der Bedeutung, dass es
zu uns gehdrt, als auch, dass es flir uns
geeignet, konstituierend und passend
ist) —vom Zentrum der sogenannten
Peripherie aus laden wir die anderen,
die hegemonialen Anderen, ein: Kommt,
bewohnen wir dieses Land der Verwir-
rungen gemeinsam; lasst uns Tschiiss
sagen und tanzen! Und in genau
diesem Akt des Bewohnens skizzieren
wir —illusorisch, provisorisch — Hypo-
thesen, um einander zu verstehen und
um uns selbst verstandlich zu machen:
Wir Ubersetzen uns selbst, wir Uber-
setzen die anderen, und wir erlauben
uns, Ubersetzt zu werden. Irgendetwas
schlipft immer durch und verflichtigt
sich.

Den Blick zu bewohnen bedeutet,
dass wir uns von uns selbst verab-
schieden; es bedeutet, zu wissen, dass
etwas gefehlt hat und immer fehlen
wird. Indem wir uns dazu einladen, von
innen heraus zu schauen, betonen wir
ausdricklich, dass es hier nicht darum
geht, zu suchen um zu finden oder das
aufzuzeigen, was proprio bedeutet
(das, was uns gehoren sollte und was in
einem bestehenden Kontext geeignet
—oder passend —ist). Auch geht es hier
nicht um die Frage: Gibt es dieses pro-
prio Uberhaupt? Um das, was zwischen
dem liegt, was passt, und dem, was man
besitzt: zwischen dem, was man fir
geeignet halt, und dem, was man sich
aneignen kann. Denn unsere Aufgabe
liegt weder darin, uns die Klnstler:innen
oder deren Arbeit anzueignen, noch da-
rin, sie als geeignet flr diesen Rahmen
einzuordnen — was genau das ist, was
Hegemonie tut.

Ich lade Sie ein, hier all das zu
bewohnen, was nicht war: unentdeckte
Territorien, ungehérte Diskurse,
Relikte des Ungehorigen. Das ist noch
langst kein lickenloses Gewebe; es
ist der Versuch, eine kleine Portion

zu Ubersetzen —und zwar in der
Gegenwart. Ein Stlickchen Zeit, um
genauer zu betrachten und Hypothesen
aufzuspuren, um andere Arten des
Sehens zu bewohnen.

Wir greifenin das Seltsame ein —so
seltsam proprio (auf unheimliche Weise
eigen, auf intime Weise fremd) —jenes
Andere, das Hegemoniale; wir verleiben
es uns ein, treten ihm entgegen, inter-
pretieren es, Ubersetzen und umarmen
es —wenn auch unter Schmerzen.
SchlieBlich verabschieden wir uns,
noch wahrend wir tanzen und feiern,
damit etwas Neues beginnen moge,
weit weg und nahebei zugleich.

E1 Translating stirs in us sweet
—or sour —and always
compelling perplexities about
language, existence, politics
(...) and the truths and fallacies
of identity.

Marcelo Cohen, 2014

To set oneself against a hegemonic
culture (historically extractivist at every
level) is an exercise that entails looking
at oneself — not necessarily in a mirror.
It means revisiting and rewriting time in
order to confirm that this Other is un-
failingly part of us, and that every act of
taking a stance implies looking toward
the central culture. Yet inrecent years,
the artists and festivals of these lands
have chosen to look with courage:
to look is not to endorse; to look is to
inhabit and to decipher;itis to celebrate
even within pain and violence.

Our space-time — of multiple
gravities, diverse cosmogonies,
uneven imaginaries, and anti-success
minoritarian positions —issustained
by a political exercise: the gaze is not
exercised; it is inhabited.

From this other centre - this centre
that is ours and propio (both ‘our own’in
the sense of belonging to us, ‘proper to

us’, constitutive of us, and ‘proper’), the
centre of what is called the periphery—
we invite the others, the hegemonic
ones: Come, let us inhabit this land of
perplexities together; let us say chao
while we dance! And in the very act of
inhabiting we will sketch—illusorily, pro-
visionally—hypotheses to understand
one another and to make ourselves
understood: we translate ourselves, we
translate them, and we allow ourselves
to be translated. Something will always
slip away and dissipate.

To inhabit the gaze is to say farewell
to ourselves, to know that something
was missing and will always be missing.

To invite ourselves to look from within
is to make explicit that this is not about
searching in order to discover, nor
about displaying what is propio (what
is supposed to be ours and what is
appropriate — or proper —to a given
context). Not here either: does the
propio even exist?

That which lies between what is fit-
ting and what is owned: between what
is considered proper and what seems
available for appropriation. For our task
is neither to appropriate the artists or
their works, nor to designate them as
‘proper’ to this framework — that is what
hegemony does.

What linvite you to inhabit here is
precisely all that was not: unsuspected
territories, discourses that will not be
heard, vestiges of improprieties. This
is far from a complete weaving;itis an
attempt to translate a small portion —to
translate in the present. A slice of time
in which to look and to trace hypothe-
ses, to inhabit other ways of looking.

We intervene in the strange, so
strangely propio (uncannily one’s own,
intimately foreign), that Other, the
hegemonic; we ingest it, confront it,
interpret it, translate it, and embrace
it —however painful. And then we say
goodbye while we dance and celebrate,
so that something new may begin, both
far away and close at hand.

A Traducir provoca en uno
dulces o acidasy siempre
interesantes perplejidades
sobre el lenguaje, la exis-
tencia, la politica (...) y las
verdades y falacias de la
identidad

Marcelo Cohen, 2014.

Anteponerse a una cultura hege-
monica (histéricamente extractivista
en todo plano) es un ejercicio que
implica mirarse y no necesariamente en
un espejo: es revisitar y reescribir los
tiempos para corroborar que eso Otro
es indefectiblemente parte nuestroy
que toda toma de posicion implica mirar
ala cultura central. Sin embargo, du-
rante los ultimos afos los artistas y los
festivales de estas tierras han decidido
mirar con valentia: mirar no es revalidar,
mirar es habitar y descifrar, es celebrar
incluso en el dolor y la violencia.

Nuestro espacio-tiempo de grave-
dades varias, de cosmogonias diversas,
de imaginarios poco homogéneosy
de minorias anti-exitistas se sostiene
en un ejercicio politico: la mirada no se
ejerce, se habita. Desde este otro cen-
tro, este nuestroy propio, el centro de
lo que denominan periferia, invitamos a
los otros, a los hegemonicos: jVengan,
habitemos juntos esta tierra de perpleji-
dades, digamos chao mientras baila-
mos!'Y en la accion misma de habitar
trazaremos ilusoriay transitoriamente
hipdtesis para entendernos y para
hacernos entender: nos traducimos,
los traducimos y nos dejamos traducir.
Algo siempre se escaparay esfumara.

Habitar la mirada es decirnos adios,
saber que algo faltd y siempre faltara.
Invitar a mirarnos desde dentro es
explicitar que no se trata de buscar
para descubrir, ni de mostrar lo propio.
Aqui tampoco: ¢ Existe acaso lo propio?
Eso que estaentre loidoneo y lo que se
posee, lo que se considera adecuado
y lo plausible de ser apropiado. Pues
nuestra tarea no se trata ni de apro-
piarse de los artistas o sus obras, ni de
designarlos como los propios para este
marco: eso hace la hegemonia.

Lo que invito a habitar aqui es justa-
mente todo lo que no fue: territorios in-
sospechados, discursos que no oyeran,
vestigios de improperios; esto esta muy
lejos de ser un tejido completo, es unin-
tento de traducir una pequena porcion,
de traducir en el presente. Un recorte
de tiempo para mirar y trazar hipotesis,
para habitar otros modos de mirar.

Intervenimos lo extrafno —tan extra-
flamente propio—, eso otro, lo hege-
monico; lo deglutimos, lo enfrentamos,
lo interpretamos, lo traducimosy lo
abrazamos —aunque duela-. Y después,
decimos adiods mientras bailamosy ce-
lebramos, para que algo nuevo empie-
ce, lejos y cerca.

Rodrigo Gonzalez Alvarado

E3 Rodrigo Gonzélez Alvarado, in
Kolumbien geboren, ist Kulturmanager
und lebtin Buenos Aires. Seit 2019 ist
er Assistant der klinstlerischen Leitung
des Festival Internacional de Buenos
Aires (FIBA) und koordiniert MARKET/
FIBA, die internationale Branchenplatt-
form des Festivals. Zudem ist er
Mitglied der Fakultat am Centro
Universitario de Idiomas der UBA und
an der Universidad de Palermo.

Weitere Informationen:
theaterderwelt.de/ueber-uns

B Rodrigo Gonzalez Alvaradois a
Colombian-born cultural manager
based in Buenos Aires. He is Artistic
Direction Assistant at the Festival
Internacional de Buenos Aires (FIBA)
and coordinates MARKET/FIBA, the
festival's international industry platform,
since 2019. He is a faculty member at
the Centro Universitario de Idiomas of
the UBA and at the Universidad de
Palermo.

Further information:
theaterderwelt.de/ueber-uns
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Spinnbau Halle 5

Sa 20.06. 18:30 -20:30
S0 21.06.20:00 - 22:00

URAUFFUHRUNG, KOPRODUKTION

Installative Performance

In deutscher, chinesischer und
englischer Sprache mit deutscher und
englischer Ubertitelung

Jeweils 30 Minuten vor
Vorstellungsbeginn findet eine
Stlckeinfihrung im Festivalzentrum im
Spinnbaugarten statt. Bei schlechtem
Wetter im Foyer der GroBen Blihne im
Spinnbau.

Am 20.06.2026 findet im Anschluss an
die Vorstellung ein Nachgesprachin
Halle 5im Spinnbau statt.

20€
35 % ErmaBigung mit Festivalpass,
weitere ErmaBigungen auf Seite 62

Mit
Elena Bechter, Wang Yanan, Sheyang
Sibo, Jingwen Li

Regie
Tian Gebing

Choreografie, Producer
Wang Yanan

Dramaturgie
Christoph Lepschy

Musik
Piotr Kurek

Regieassistenz, Ubersetzung
Jingwen Li, Yuchen Xie

Technische Direktion
Wang Tiange

Lichtdesign
Zhao Tong

Szenografie, Kostiim
Paper Tiger Theater Studio

Video
Xin Tong

Unterstiitzt durch

7<% Zhong Ben Zhi, AWW Germany
GmbH, Shenzhen Ming Culture
Communication Co.LTD

Koproduktion

Festival THEATER DER WELT
Chemnitz 2026, Humboldt Forum
Berlin, Paper Tiger Theater Studio

16

Visuelles Konzept
Ai Weiwei

Paper Tiger Theater Studio

E3 ,Berge Meere und
Giganten®: Doblins Zukunfts-
roman von 1924 trifft auf uns
im Heute: ein deutsch-
chinesisches futuristisches
Live-Szenario aus Bildern,
Performance und Klang.

E3 Der Aufstieg Chinas definiert Asien
neu, damit auch Europa. Ist er Bedro-
hung fir die westlich dominierte
Weltordnung? Wird ein Konflikt in
Eurasien der ,letzte groBe Krieg” dieser
Welt sein? Die Jetztzeit scheintim
Schwebezustand.

Vor 100 Jahren hat Alfred Déblin in
seinem Zukunftsroman ,Berge Meere
und Giganten* diesen Zustand bereits
literarisch als ,Tatsachenphantasie“ be-
schrieben: als unablassig aneinander-
gereihte Kette von Klimakatastrophen
und Kontinentaldrift, Krisen, Pandemie,
Weltwirtschaftskrise.

Das chinesisch-deutsche Paper
Tiger Theater Studio hat diesen Stoff
fur die Buhne entdeckt. Die Urauffiih-
rung im Festival lasst neugierig werden
auf eine Bilder- und Tonwelt, viel Be-
wegung und eine Erzahlung mit ver-
bliffend einfachen wie auch sinnlichen
Mitteln. Das Kiinstler:innen-Ensemble
existiert zwischen den Welten. Die
Stucke entstehen in stetem Austausch
zwischen deutscher und chinesischer
Geschichte und Geschichten.

1 ‘Mountains Oceans
Giants’: Déblin’s 1924 science
fiction novel resonates with us
in the present moment. A
futuristic German-Chinese
live scenario inimages,
performance, and sound.

' A}
1o ¢

Vier Tanzer:innen, Schauspieler:in-
nen und Sanger:innen aus China und
Deutschland arbeiten mit Videografie
und Raumgestaltung. Ihre Kérper,
von unterschiedlichen kulturellen
Hintergriinden und zeitgendssischen
Diskursen gepragt, verkdrpern die wi-
derspriichlichen Emotionen zwischen
disteren Zukunftsvisionen und der
Realitat der Gegenwart.

Chinesisch, Deutsch, Englisch und
andere Sprachen verschiedener Kultu-
ren verweben sich zu einem vielschich-
tigen Klangteppich.

B China’s ascent is redefining Asia,
and with it, Europe. Is the Western-
dominated world order under threat?
Will a conflict in Eurasia constitute the
world’s ‘last great war'? We seem to be
hovering in a state of limbo.

A hundred years ago, Alfred Déblin
described these conditions in his futur-
istic novel ‘Berge Meere und Gigant-
en’ (‘Mountains Oceans Giants’), as
‘Tatsachenphantasie’ (factual fantasy):
arelentless chain of climate catastro-
phes and continental drift, as well as
crises, pandemics, and global econom-
ic crises. In 1924, Doblin offered a vision
of awar between Europe and Asia and
Europe’s great exodus to Greenland.

The Chinese-German Paper Tiger
Theater Studio has adapted this mate-
rial for the stage in a production whose
world premiere takes place at the
THEATER DER WELT festival. Sparking
curiosity about a realm of images and
sounds, the performance promises a
great deal of movement as well as a
narrative that is at once astonishingly
simple and sensorial. The ensemble of
artists exists between worlds, in that
their productions are created through
constant exchange between German
and Chinese histories and stories.

Four dancers, actors, and singers
from China and Germany work with
videography and spatial design. Their
bodies, shaped by different cultur-
al backgrounds and contemporary
discourses, embody the contradictory
emotions generated between dark
visions of the future and the reality of
the present.

Chinese, German, English, and
other languages from various cultures
interweave to form a multi-layered
tapestry of sound.



Silencio Blanco

E3 Eine Militarkatastrophe
inspiriert zu einfUhlsamem
Figurentheater: Ein Spiel Uber
Jugend, Abhangigkeit,
Gehorsam, institutionelle
Verantwortung und Hoffnung.

Aviing

G0

E3 Winter 2005 in den chilenischen
Anden. Eine militarische Ubung,
schlecht vorbereitet, schlecht ausge-
rustet. Bei einem Marsch am Vulkan
Antuco sterben 44 junge Rekruten und
ein Unteroffizier an Kalte und Erschop-
fung. Was bleibt, sind Leere, Wut und
Unverstandnis im ganzen Land.

Die Gruppe Silencio Blanco aus
Santiago de Chile wahlt bewusst
diese tief nachwirkende Tragddie flr
ihr Stuck. Nicht das erschiitternde
Mandver wird thematisiert, sondern
das, was danach kommt: das Warten,
das Zurtckbleiben, der Alltag der
Familien. Der Situation angemessen,
entwerfen die Kiinstler:innen ein
konzentriertes Figurentheater, ohne ein
einziges Wort. Mit scharfer szenischer
Bildsprache werden die Militarisierung
der Jugend und die Verknlpfung ihres
Lebensunterhalts mit der Institution
Armee behandelt.

Gestenreich entfaltet sich ein Spiel
um die Verflihrung kindlicher Fantasien
zu Heldentum und Abenteuer, die dann
im Militarapparat erntichternd enden. In
Chile ist der Militéardienst bis heute far
viele junge Menschen aus landlichen
Regionen eine der wenigen Moglich-
keiten des sozialen Aufstiegs. Zugleich
bleibt das Militar eine Institution, deren
Rolle zwischen nationalem Selbstbild,
Disziplin und verdrangter Verantwor-
tung umstritten ist.

Mit einfachen Materialien, in einer
reduzierten Schwarz-WeiB-Asthe-
tik, entstehen eindringliche Szenen,
indenen Wind, Schnee und Kérper
gleichermaBen erzahlen. Die Natur ist
nicht Kulisse, sondern wird zur tber-
machtigen Kraft, der niemand ent-
kommt. Das Wetter wird zur Handlung,
die Landschaft zum Zeugen. Heroisch
ist hier nichts.

Silencio Blanco, was Ubersetzt ein
,ganz unheimliches, tiefes Schweigen®
meint, lenkt prazise und poetisch den
Blick auf Verantwortung, Erinnerung
und Verlust.

E1 A military catastrophe
inspires empathic puppet
theatre. A play about youth,
dependency, belonging,
institutional responsibility,
and hope.

B |t is winter 2005, in the Chilean
Andes. A military exercise is undertak-
en —the men are unprepared and
unequipped. As they march along the
Antuco Volcano, 44 young recruits and
one sergeant perish of cold and
exhaustion. What remains is emptiness,
anger, and incomprehension, felt
throughout the country.

The group Silencio Blanco from
Santiago de Chile have chosen to stage
this deeply affecting tragedy in particu-
lar. The focus is not on the harrowing
manoeuvre itself, but on the aftermath:
the waiting, the leaving behind, the
day-to-day reality for the families. As is
fitting to the situation, the artists have
created a puppet theatre play without
a single word of dialogue. Through
powerful scenic imagery, they address
the militarisation of youth and the link
between their livelihoods and the army
as an institution.

A multitude of gestures unfurls a
play about the seduction of childish fan-
tasies of heroism and adventure, which
are brought to a sobering end by the
military apparatus. In Chile, military ser-
vice continues to provide one of the few
opportunities for social advancement
for many young people from rural areas.
At the same time, the military remains
a contested institution that is caught
between national self-image, discipline,
and denial of responsibility.

Simple materials and a minimalist
black-and-white aesthetic give rise to
haunting scenes in which wind, snow,
and bodies tell the story in equal meas-
ure. Nature is no backdrop - it becomes
an overwhelming force that no one can
escape. The weather becomes the plot,
the landscape the witness. There is
nothing heroic here.

Silencio Blanco, which translates
to ‘eerie, deep silence’, precisely and
poetically directs our gaze to questions
surrounding responsibility, memory,
and loss.
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Spinnbau Figurentheater

Sa20.06.21:00 - 21:55
So0 21.06.18:00 -18:55

DEUTSCHLANDPREMIERE

Figurentheater

Ohne gesprochenes Wort

Jeweils 30 Minuten vor
Vorstellungsbeginn findet eine
Stlickeinfihrung im Foyer des
Figurentheaters im Spinnbau statt.

Am 20.06.2026 findet im Anschluss an
die Vorstellung ein Nachgesprach im
Figurentheater im Spinnbau statt.

20€
35 % ErmaBigung mit Festivalpass,
weitere ErmaBigungen auf Seite 62

Mit

Camila Pérez, Marco Reyes,
Camilo Yanez, Consuelo Miranda,
José Calderon

Regie, Figurendesign, Biihne
Santiago Tobar

Creative Producer
Dominga Gutiérrez

Sounddesign
Ricardo Pacheco

Bihne
Belén Abarza
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2930 1 2 3 4 5
Spinnbau GroBe Biihne

Mo 22.06.19:00 — 22:00
Di 23.06. 20:00 -23:00
mit Pause

DEUTSCHLANDPREMIERE

Musiktheater

In arabischer Sprache mit deutscher
und englischer Ubertitelung

Jeweils 30 Minuten vor
Vorstellungsbeginn findet eine
Stlckeinfihrung im Festivalzentrum
im Spinnbaugarten statt.

Bei schlechtem Wetter im Foyer der
GroBen Blihne im Spinnbau.

Am 22.06.2026 findet im Anschluss an
die Vorstellung ein Nachgespréach auf
der GroBen Blihne im Spinnbau statt.

18-30€
35 % ErmaBigung mit Festivalpass,
weitere ErmaBigungen auf Seite 62

E3 Mit eleganter Leichtigkeit gleiten
gewaltige Schlachtrésser durch die
Luft, gigantische Vogel ziehen ihre
Kreise Uber Blische, die wie eine
Armee durch die bizarr schéne
nordafrikanische Berglandschaft
marschieren. Musik, Gesang und
hinreiBend rhythmisch skandierte
Textpassagen in arabischer Sprache
treiben die Vorriickenden an.

Mit nur sieben Spieler:innen setzt
der palastinensische Autor und Regis-
seur Bashar Murkus ein quirliges und
farbenfrohes groBes Welttheater in
Bewegung. Das kleine und entschlos-
sene Theater Khashabi aus Haifa bringt
mit Al-Sirah Al-Hilaliyyah ein groBes
Epos auf die Blihne. Diese Wiederent-
deckung ist fur die Klnstler:innen ein
wesentlicher Bestandteil ihrer zeitge-
néssischen Arbeit an der arabischen
Theaterkunst.

In Al-Sirah Al-Hilaliyyah wird die
Geschichte der Migration der Bani
Hilal Beduinen von der Arabischen
Halbinsel nach Tunesien in Nordafrika
erzahlt. Aus der Vielzahl der Figuren
seien einzig hier erwahnt: Abu Zayd al-
Hilali, ein verstoBener Adliger, Anflhrer
auf dem langen Weg, und Al-Jaziyya,
eine einflussreiche Frau, die der Truppe
politischer und moralischer Kompass
ist. FUr die kulturell sehr unterschied-

Mit

Abed Zoabi, Adan Rabos, Atallah
Tannous, Maisan Miso Samara,
Maya Omaya Keesh, Rami Nakhleh,
Rana Barasni

Text, Regie
Bashar Murkus

Bihne
Majdala Khoury

Dramaturgie
Khulood Basel

Composer, Musical Director
Habib Hanna

Musikproduktion, Arrangements

Khalil EPI lichen und territorial weit zu fassenden
arabischen Volkstraditionenist es

Livemusik das einzige Epos, das zu Hochzeiten

Rami Nakhleh oder privaten Feiern nochin seiner

ursprunglichen musikalischen Form
aufgeflhrt wird, begleitet von der Sta-
chelgeige Rabab oder einem Perkus-
sionsinstrument.

Licht, Technische Direktion
Muaz Al Jubeh

Sound Die alle Grenzen des Theaters Uber-

Moody Kablawi schreitende neue Interpretation strotzt
vor Korperlichkeit und atemberauben-

Produktion den Bildern. Die Mischung aus Konzert,

Khulood Basel — Khashabi Theatre visueller Performance, Theater und
Tanz ist wie ein fréhlich beschwingter
Karneval mit Live-Elektronikmusik.
Tanz, groBe Puppen, Schattenspiele
und wechselnde Hintergriinde, ge-
schaffen durch Licht und Farbe, liefern
eine zeitgendssisch unterhaltende
Ubersetzung des Stoffes.

Khulood Basel und Bashar Murkus
griindeten 2015 gemeinsam mit einer

Gruppe palastinensischer Theater-

Internationale Vertretung
Victor Leclére — La Magnanerie

Koproduktion

DE SINGEL Center — CARTA Festival,
Edinburgh International Festival, Cité

internationale de lalangue francgaise,

Théatre des 13 vents, Espoo Theatre,
Teatre Nacional de Catalunya
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Bashar Murkus & Khulood Basel -

E3 Faszinierendes Epos,
hinreiBender Gesang: eine
epische Erzahltradition aus
dem arabischen Raum. Musik,
Poesie und Heldengeschichte
im Hier und Jetzt.

Ilall &

Khashabi Theatre

E1 Spellbinding epic,
enchanting song. An epic
storytelling tradition from the
Arabic-speaking world. Music,
poetry, and an heroic tale in
the here and now.

Sl i’f‘

Hilals

Y
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macher:innen das Khashabi Theatre

in Haifa. Das Khashabi Theatre ist ein
unabhangiges palastinensisches Thea-
ter, das sich flr eine palastinensische
Gesellschaft einsetzt, in der Kunst und
Kreativitat frei als grundlegendes Recht
praktiziert werden kénnen. Gleichzeitig
strebt es danach, die kulturelle Identitat
zu erneuern, indem unabhangige Kultur
in den Mittelpunkt gestellt wird.

E1 Mighty warhorses glide through the
air with elegant ease. Gigantic birds
circle above bushes that march like an
army through the bizarre and beautiful
North African mountainous landscape.
Music, singing, and entrancingly
rhythmic passages chanted in Arabic
drive the advancing troops forward.
With only seven performers, Pal-
estinian author and director Bashar
Murkus sets in motion a lively and
colourful great world theatre. Based

in Haifa, the small and stalwart Khash-
abi Theatre brings a grand epic to the
stage with Al-Sirah Al-Hilaliyyah. This
rediscovery makes up an essential part
of the artists’ contemporary work in
Arab theatre.

Al-Sirah Al-Hilaliyyah tells the sto-
ry of the Banu Hilal Bedouins’ migration
from the Arabian Peninsula to Tunisia
in North Africa. Out of the multitude of
characters, only two are mentioned
here: Abu Zayd al-Hilali, an outcast
nobleman and leader along the lengthy
journey; and Al-Jaziyya, an influential
woman who embodies the political and
moral compass of the group. Among the
culturally diverse and geographically
widespread Arab folk traditions, it is
the only epic that is still performed in
its original musical form at weddings
or private celebrations, accompanied
by the rabab fiddle or a percussion
instrument.

o
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Bursting with physicality and
breathtaking images, this new interpre-
tation transcends the boundaries of
theatre. The melange of recital, visual
performance, theatre, and dance verg-
es on a joyful, spirited carnival with live
electronic music. Dance, large-scale
puppetry, shadow play, and diverse
backdrops created through light and
colour make for a contemporary, enter-
taining rendering of the material.

Khulood Basel and Bashar Murkus
co-founded with a group of Palestinian
theatre makers the Khashabi Theatre
in Haifa in 2015. Khashabi Theatre is an
independent Palestinian theatre that
works towards a Palestinian society
that freely practices art and creativity
as a natural right, and strives to renew
its cultural identity by placing independ-
ent culture front and center.



Juan Pablo Gomez

E3 Ein Strudel der
Umnachtung: Ein Vater
verschwindet aus seiner
gewohnten Umgebung. Eine
akustische Performance Uber
Alter und bruchige Erinnerung.

Los

E3 Victorist Uber achtzig Jahre alt. Er
ist da, auf der Buhne mit seinen Kindern
zusammen, und zugleich hat er sich
schon langst auf den Weg gemacht, alle
zu verlassen. Der argentinische Autor
und Regisseur Juan Pablo Gomez hat
mit Los bienes visibles, bersetzt ,Die
sichtbaren Dinge*, einen berlihrenden
Theaterabend tber das Abschiedneh-
men entwickelt. Dem Thema néhert er
sich nicht Gber Handlung, Geschichte
oder Psychologie, sondern Uiber Klang,
Geréausche, Lieder und Pausen.

Zu erlebenist ein akustisches
Setting, in dem selbst Sehen zweit-
rangig wird. Verlassen kénnen sich die
Zuschauer:innen auf ihre Ohren, viel-
faltiger Klang fiihrt durch Situationen.
Auch Worte sind zu héren, sie brechen
ab, werden getragen von Atem, Gesang
und Stille. So wird lebendig vermittelt,
wie sich der Vater aus einer gemein-
samen Gegenwart herausbewegt,
wahrend die Kinder versuchen, ihn fest-
undinihrer Nahe zu halten. Esist der
Prozess einer langsamen Akzeptanz
des Entfremdens, das doch als nattir-
liche Tatsache zu erleben ist.

Begleitet von Tonen aus einem
Sampler, von Instrumenten und den
Stimmen dreier Sanger:innen, bewegen
sich alle Spieler:innenim Raum. Sie
wandern, wenden sich und wechseln
die Positionen. Sie steigen auf Podeste,
auf denen ein Teil des Publikums sitzt,
wahrend die Ubrigen Zuschauer:innen
auf Stihlenim Raum verteilt sind. So
vereinen sich die Kinstler:innen mit
dem Publikum.

1 A vortex of oblivion.

A father disappears from
his usual surroundings.
An acoustic performance
about old age and
fragmented memory.

lpi
vicihl

‘ N

G4

Juan Pablo Gomez' aufwiihlende
Stiicke handeln Uber das Erwachsen-
werden, Uber gescheiterte Elternschaft
und Uber die Erfahrung, die eigenen
Eltern zu verlieren. Los bienes visib-
les richtet den Blick auf ,die Dinge", die
sichtbar waren und nun verschwinden.
Und auf das, was sich gerade deshalb
neu formt.

E1 Victor is over eighty years old. There
he is, onstage with his children, and yet
he’s long harboured the intention to
leave everyone behind. With Los
bienes visibles (The visible things),
Argentine author and director Juan
Pablo Gomez has developed a touching
theatre piece about valediction. He
approaches the subject not through
plot, story, or psychology, but through
sound, noises, songs, and pauses.

Theresultis an acoustic setting
in which even seeing becomes sec-
ondary. The audience canrely on their
ears, as a multiplicity of sounds guides
them through situations. Words are
also audible — they break off, carried by
breath, song, and silence. This portrayal
vividly conveys how the father moves
away from a shared present, whilst his
children try to hold fast to him. It is the
process of slowly accepting alienation,
which must nevertheless be experi-
enced as a natural fact.

Accompanied by sounds from a
sampler, instruments, and the voices
of three singers, the performers move
around the space. They wander, turn,
and change positions. They climb onto

platforms where some spectators are
seated, while the rest are scattered
around the room on chairs. In this way,
the artists merge with the audience.
Juan Pablo Gémez's stirring pieces
tackle themes of growing up, failed
parenthood, and even the experience
of losing one’s own parents. Los bienes
visibles focusses on ‘the things’ that
were visible and are now disappearing.
And on what is forming anew as a result.
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Spinnbau Halle 5

Di 23.06. 18:00 - 19:20
Mi 24.06.19:00 - 20:20

EUROPAPREMIERE

Performance

In spanischer Sprache mit deutscher
und englischer Ubertitelung.

Jeweils 30 Minuten vor
Vorstellungsbeginn findet eine
Stlickeinfihrung im Festivalzentrum im
Spinnbaugarten statt. Bei schlechtem
Wetter im Foyer der GroBen Blihne im
Spinnbau.

Am 23.06.2026 findet im Anschluss an
die Vorstellung ein Nachgesprachin
Halle 5im Spinnbau statt.

20€
35 % ErmaBigung mit Festivalpass,
weitere ErmaBigungen auf Seite 62

Mit

Anabella Bacigalupo, Patricio
Aramburu, Carolina Saade, Andrés
Granier, Agustina Reinaudo, Guadalupe
Otheguy, Enriqgue Amido

Regie, Text
Juan Pablo Gémez

Kostiim
Roberta Pesci

Biihne, Lichtdesign
Santiago Badillo

Chorarrangements
Guadalupe Otheguy

Choreografie, Kiinstlerische Beratung
Andrés Molina, Mariana La Torre

Musikregie
Guadalupe Otheguy,
Juan Pablo Gomez

Regieassistenz
Manon Minetti

Unterstiitzt durch

Galpon de Guevara, Fundacion
Cazadores, Instituto Nacional del
Teatro, Proteatro, Fondo Metropolitano
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B3 Srishti Ray ist Theaterproduzentin
und Kunstmanagerin mit einem
besonderen Interesse an Musik, Tanz
und Theater. Sie hat einen Masterab-
schlussin Arts Management von der
Lancaster University in GroBbritannien
und arbeitet derzeit als Associate
Producer bei QTP Entertainment Pvt.
Ltd.in Bombay. Zu ihren Arbeiten zahlen
Produktionen wie Lungs und The Mirror
Crack'd des NCPA und Festivals wie
Literature Live! The Mumbai LitFest.
Als ehemalige Teilnehmerin des
Thespo-Fellowship-Programms
engagiert sie sich heute als Mentorin
fur junge Kunstmanager:innen.

Weitere Informationen:
theaterderwelt.de/ueber-uns

B Srishti Ray is a theatre producer and
arts manager with interests across
music, dance, and theatre. She holds a
Master’s degree in Arts Management
from Lancaster University, UK, and is
currently an Associate Producer at
QTP Entertainment Pvt. Ltd., Bombay.
Her work includes productions such as
Lungs and NCPA's The Mirror Crack'd,
and festivals like Literature Live! The
Mumbai LitFest. A former Thespo
Fellow, she now mentors emerging arts
managers.

Further information:
theaterderwelt.de/ueber-uns
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Kuratorin/Curator

Srishti Ray

E3A Theater bringt Menschen
zusammen —mit Emotionen,
Geflhlen, Empathie und

Idealen. Ich glaube daran, dass

dieses Festival die Chance
birgt, in den Darstellenden
Klnsten eine gemeinsame
Sprache zu finden.

Die Arbeit an der kollektiven Pro-
grammgestaltung eines Festivals im
Ausland hat Uberraschende Wege ge-
nommen: die Suche nach einer gemein-
samen Stimme und die Riickbesinnung
auf die eigene Perspektive; Fragen
der Reprasentation und Geschichten,
die Uiber Grenzen hinausgehen; das
Fremdsein und das Finden einer neuen
Heimat Uber Kontinente hinweg. Dabei
waren mir das Chaos, die Diskussionen
und Feedback-Gesprache, die dieses
Programm gepragt haben, mitunter
die liebsten Momente. Sie brachten
uns immer wieder zurick zu unserer
geteilten Liebe fir die Kunst und die
Klnstler:innen.

Mich personlich reizen an der
darstellenden Kunst nicht das Spek-
takel, nicht die groBe Geste, sondern
Prazision. Ein:e gute:r Schauspieler:in,
die:der einen Raum halten kann. Eine
Geschichte, die genau weiB, was sie
sagen will. Eine Produktion, in die viel
Sorgfalt und Haltung geflossenist. Zu
diesen Punkten kehre ichimmer wieder
zurlick, egal, wo die Arbeit herkommt
und welche Sprache sie spricht.

In den letzten Monaten habe
ich viele Festivals bereist und zahl-
reiche Produktionen gesehen. Sie
haben meinen Glauben an ein Theater
bestéarkt, das seine Kraft iber samtliche
Sprachen und Kulturen hinweg ent-
faltet. Ich staunte Uber den Reichtum
an Geschichten, die Bandbreite an
Experimentierfreudigkeit und die pure
Leidenschaft, die Kinstler:innen und
Festivals antreibt. Besonders ein-
drucksvoll waren jene Arbeiten, die tief
inihren Ursprungslandern verwurzelt
sind und klar und selbstbewusst eine
moderne Theatersprache sprechen.
Diese Stiicke kommen mit ihren
eigenen Geschichten, Fragen und
Dringlichkeiten.

Das Festival ist eine internationale
Briicke zwischen Publikum und Per-
formance, eine Zufallsbegegnung, um
die Magie des Theaters zu entdecken,
durch Aufmerksamkeit, Rhythmus und
gelebte Erfahrung im Raum. Wenn
Sie sich durch das Festivalprogramm
bewegen, lade ich Sie ein, bei dem zu
verweilen, was Sie anspricht, was Sie
fordert und was jenseits des unmittel-
bar Offensichtlichen liegt. Theater will
nichtimmer in seiner Ganze verstanden
werden, es bittet lediglich um Zeit,
Prasenz und GroBzlgigkeit.

Denn das Theater war immer schon
von Bedeutung. Nicht, weil es die Welt
erklart, sondern weil es uns an diesem
Ort zusammenbringt.

1 Theatre has the power to
unite people, through
emotions, feelings, empathy,
andideals. | believe that this
festival is an opportunity to
use performance as a shared
language.

This process of co-curating a thea-
tre programme for a festival away from
home has evolved in unexpected ways.
From seeking a collective voice to
owning our unique perspectives. From
questions of representation to embrac-
ing stories that move beyond borders.
From being strangers to finding homes
across continents. The chaos, con-
versations, and feedback that shaped
the programme have been some of
my most cherished moments. They
constantly reminded us of the collective
love we share for the art and the artists.

Personally, what draws me to
performance is not spectacle or scale,
but rigour. A strong performer who
can hold the room. A story that knows
exactly what it wants to say. A produc-
tion that has been shaped with care
and intention. These are the qualities
| return to again and again, regardless
of where a work comes from or what
language it speaks.

Over the last few months, travel-
ling across festivals and watching a

large number of productions have only
strengthened my belief in the power of
theatre across languages and cultures.
| found myself marvelling at the diver-
sity of stories being told, the range of
experimentation, and the sheer passion
that fuels artists and the festivals that
hold them. Works deeply rooted in the
land they emerged from, while being
presented with clarity and confidence
within a contemporary theatre vocab-
ulary, were especially striking. These
performances arrive carrying their own
histories, questions, and urgencies.
The festival is a global bridge be-
tween the audience and the works. A
chance encounter to discover the mag-
ic of theatre through attention, rhythm,
and lived experience in the space. As
you move through the programme, |
hope you allow yourself to stay with
what resonates, what challenges you,
and what lingers beyond immediate
clarity. Theatre does not always ask
to be understood in full; it does ask for
time, presence, and generosity.
Because theatre has always
mattered. Not because it explains the
world, but because it allows us to sit
inside it together.

Srishti Ray



Philip Miller MusoreliefSA

E3 Eine knallbunte Oper tber
einen sudafrikanischen Akti-
visten. Voguing, Protestlieder
und Archivmaterial erzahlen
eine Geschichte von Politik,
K&rpern und Clubkultur.

1 A bright, colourful opera
about a South African activist.
Voguing, protest songs,

and archival material tell a
story of politics, bodies, and
club culture.
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E3 Willkommen zum grandiosesten
Ball aller Zeiten! Ein Moderator, ein
Voguing-Rapper, betritt die Buhne.

Er ist Gastgeber des Abends. Das
Orchester setzt ein, und ein Chor aus
20 Sanger:innen und Tanzer:innen
schreitet durch einenriesigen Kleider-
schrank auf die Rampe, begleitet vom
stampfenden Rhythmus einer einzelnen
Trommel. \Wir sind hier. Wir sind
queer!”, skandieren sie. Mehrere
Videoleinwande erscheinen im Hinter-
grund der Buhne, wahrend der Modera-
tor verkundet: ,Und das Thema lautet:
Stellt euch euren Widrigkeiten!”

Entwickelt von dem slidafrikani-
schen Komponisten Philip Miller, mit
Texten von S'BO GYRE und Philip Miller
entstand unter der Regie von Greg
Karvellas eine Oper, deren rasante
Bilderfolge sich bewusst gegen klare
Kategorisierung stellt.

Held der Geschichte ist Simon
Nkoli. Ein Schwarzer Anti-Apartheid-
Aktivist, der offen schwul lebte. Nkoli:
A Fierce & Fabulous Life ist kein
biografisches Portrat, sondern ein
hybrider Musikabend voller Energie,
Lebensfreude und mit klarer politischer
Botschaft. Der im stidafrikanischen
System mehrfach exponierte Simon
Nkoli erlebte Ausgrenzung, Apartheid,
Homophobie und institutionelle Gewalt.
Er lebte, wie Hunderttausende, in stan-
diger Gefahr.

Millers Komposition verbindet
Operngesang mit Protestliedern und
Club-Sounds mit Ballroom Culture.
Bilder, Kérper, Musik und Archivma-
terial stehen gleichberechtigt neben-
einander. Auf der Biihne ist es voll und
laut, alles befindet sich in permanenter
Bewegung. Voguing, Rap, Lip-Sync und
orchestrale Elemente Uberlagern ein-
ander in standiger Aufgewduhltheit. Die

oulon

Geschichte entfaltet sich fragmenta-
risch, nicht chronologisch. Der Ballsaal,
als politischer Raum, ist die Projektions-
flache fur Fragen von Zugehorigkeit,
Sichtbarkeit und Widerstand. Unterhal-
tung und Ernst sind hier keine Gegen-
satze, sondern untrennbar miteinander
verbunden. Nkolis Coming-out ist dabei
keine Privatangelegenheit, sie wird ein
offentlicher Akt in einem repressiven
System. Die Show ist offen und durch-
lassig fir eine Vielzahl musikalischer
und performativer Sprachen, fir Korper
und Stimmen.

E1 Welcome to the grandest ball of all
times! A host and voguing rapper steps
on stage. He is the host of the show.
The orchestra begins and a chorus of
20 singers and dancers strides through
a huge wardrobe onto the apron,
accompanied by the pounding rhythm
of one single drum. ‘We're here. We're
queer!’ they chant. Various video
projections appear as the host an-
nounces, ‘The subject is: Face your
adversities!’ Developed by the South
African composer Philip Miller, with
lyrics by S’ BO GYRE and Philip Miller,
and directed by Greg Karvellas an
opera was created whose rapid
seqguence of images deliberately defies
clear categorisation.

The hero of the story is Simon
Nkoli, a black anti-apartheid activist
who was openly gay. Nkoli: A Fierce
& Fabulous Life is not a biographical
portrait, rather a hybrid music show
full of energy and vitality with a clear
political message. In the South African
system, Simon Nkoli was variously
exposed to discrimination, apartheid,
homophobia, and institutional violence.
He lived, as did hundreds of thousands,
in constant danger.
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Miller’'s composition combines
opera with protest songs and club
sounds with ballroom culture. Images,
bodies, music, and archival material are
on equal footing with one another. On
stage it's loud and saturated, everything
is in constant motion. Voguing, rap,
lip-syncing and orchestral elements
overlap in constant chaos. The story
unfolds in fragments, not chronologi-
cally. The ballroom, a political space,
serves as container for issues of
belonging, visibility, and resistance.
Entertainment and seriousness are not
opposed here; they are inextricably
linked. And Nkoli’'s coming out is not
a private matter, it becomes a public
actin arepressive system. The show
is open and permeable to a variety of
musical and performative languages, to
bodies and voices.
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Opernhaus

Di 23.06. + Mi 24.06.
19:30 - 21:50 mit Pause

EUROPAPREMIERE

Zeitgenossische Oper

In Englisch, Zulu und Sotho mit
deutscher und englischer Ubertitelung

Jeweils 30 Minuten vor
Vorstellungsbeginn findet eine
Stlickeinfihrung im Foyer des
Opernhauses statt.

Am 23.06.2026 findet im Anschluss an
die Vorstellung ein Nachgesprach im
Foyer des Opernhauses statt.

22-49¢€
35 % ErmaBigung mit Festivalpass,
weitere ErmaBigungen auf Seite 62

Mit
Niza Jay, Simbone Qonya, Ann Masina,
Nokuthula Magubane und weiteren

Komposition, Konzept
Philip Miller

Lyrics
S'‘BO GYRE, Philip Miller

Regie
Tshegofatso Moeng

Kostiim, Styling
Sikelela Mr Allofit, Birrie Roux

Producer
Harriet Perlman, Philip Miller

Video
Catherine Meyburgh S.AG.E

Motion Graphics
Marcos Martins

Choreografie
Llewellyn Mnguni
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Spinnbau Figurentheater

Do 25.06. + Fr 26.06.
19:00 -20:30

DEUTSCHLANDPREMIERE

Sprechtheater

In portugiesischer Sprache mit
deutscher und englischer Ubertitelung

Jeweils 30 Minuten vor
Vorstellungsbeginn findet eine
Stlckeinfihrung im Foyer des
Figurentheaters im Spinnbau statt.

Am 25.06.2026 findet im Anschluss an
die Vorstellung ein Nachgesprach im
Figurentheater im Spinnbau statt.

20€
35 % ErmaBigung mit Festivalpass,
weitere ErmaBigungen auf Seite 62

Mit
Ana Gigi, Keli Freitas

Regie, Dramaturgie
Keli Freitas

Biihne, Kostiim
Elsa Romero, Manu Curtiss

Lichtdesign
Ariene Godoy

Residenz
Teatro Viriato, O Espago do Tempo,
A Oficina

Koproduktion
O Espago do Tempo, A Oficinae
Cineteatro Louletano (Projeto CASA)

Produktion
Trypas Corassao AC
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E3 Mit 77 Jahren betritt Ana Gigi aus
Kap Verde in Lissabon zum ersten Mal
als Darstellerin einen Theaterraum. An
ihrer Seite ist Keli Freitas aus Brasilien.
Sie ist Migrantin in Portugal und arbeitet
als Klnstlerin. Die beiden Frauen
prasentieren sich an diesem Abend im
Theater als Chronistinnen ihrer
jeweiligen Herkunft. Mit der Suche nach
den Spuren von Freitas’ portugiesisch-
brasilianischer Familiengeschichte
begann fur die junge Klnstlerin nicht
nur eine persdnliche, sondern auch
eine politisch motivierte Recherche-
arbeit zu aktuellen Fragen der Zugehé-
rigkeit und Staatsbiirgerschaft. Zu
erlebenist ein sich Uber vier Generatio-
nen spannender, ebenso tiefgrindiger
wie geflihlvoller Theaterabend Gber
Néahe, Erinnerung — und Uber das Recht,
da zu sein.

Keli Freitas ist von Beruf Autorin.
Provokativ tragt ihr Stlick den gleichen
Titel wie ein international produziertes
Reality-Fernsehformat, in Deutsch-
land vermarktet als ,,Auf der Flucht:
Das Experiment”. Verarbeitet werden
darin kontrovers behandelte Themen
wie Flucht, Migration, Fremdsein und
Heimatlosigkeit.

Es sind genau diese Themen, die
Keli Freitas bewegen bei der Untersu-
chungihrer Familiengeschichte. Da
Migration zwischen Portugal und
Brasilien Teil einer historisch lang ge-

Keli Freitas

Ed Generationen im person-
lichen Gesprach tber
Herkunft: Eine Spurensuche
nach einer kolonialen und
migrantisch gepragten
Familiengeschichte Uber
Kontinente hinweg.

(rL

4.~

1 Generations get personal
about their background. A
cross-continental search for
the traces of a colonial and
immigrant family history.

¢ o
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wachsenen Bewegung ist, erscheinen
genau diese Themen an diesem Abend
in einem vollig neuen Licht. Migration
ist hier eine Geschichte von Gemein-
schaftsbildung. Sie wird durch diese
auBergewodhnlich personliche Begeg-
nung auf der Bihne zur Erfahrung fur
alle. Herkunft wird nicht festgeschrie-
ben, sondern tastend befragt. Wer
entscheidet, wo jemand hingehért?
Go Back to Where You Came From
von Keli Freitas ist eine autobiografi-
sche Arbeit, die nicht rickwarts blickt,
um Antworten zu finden, sondern vor-
warts, um Lucken sichtbar zu machen.

B At 77, Ana Gigi from Cape Verde
takes the stage as an actress for the
first time in Lisbon. At her side is Keli
Freitas from Brazil. She is an immigrant
to Portugal and works as an artist. Both
women present themselves as chroni-
clers of their respective origins in this
show. In Freitas’ search for the traces of
her Portuguese-Brazilian family history,
the young artist initiated both personal-
ly and politically motivated research on
current issues of belonging and
citizenship. The experience is a show
spanning four generations, as profound

as it is sensitive, about closeness, mem-

ory —and about the right to be there.
Keli Freitas is an author by profes-

sion. Provocatively, her piece shares

a title with an international reality TV

show. It addresses controversial topics
such as escape, migration, foreignness,
and homelessness.

These are precisely the topics
which motivate Keli Freitas’s investi-
gationinto her family history. Because
migration between Portugal and Brazil
is an historically evolving movement,
precisely these topics appear in an
entirely new light in this show. Here, mi-
gration is a story of community-building.
This extraordinary personal encoun-
ter turnsinto an experience for all on
stage. Originis not pegged, but rather
tentatively questioned. Who decides
where someone belongs? Go Back to
Where You Came From by Keli Freitas
is an autobiographical work that does
not look back to find answers, it looks
forward to make gaps visible.



Ilvo Dimchev

E3 Im Atomino verwandelt Ivo
Dimchev Johann Strauss’
Walzer in eine kollektive
Eskalation. Mitmachen!

/S

E1 At Atomino, Ivo Dimchev
turns Johann Strauss’ waltzes
into a collective escalation.
Joinin!

Va

1 - 2
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E3 Der Choreograf, Singer-Songwriter
und Queer-Aktivist Ivo Dimchev bringt
in seinen Performances Hoch- und
Subkultur, Pop und Balkanfolklore
zusammen. In DI/Strauss technique
verwandelt er das rauschhafte Poten-
zial der Musik von Johann Strauss in ein
schweiBtreibend-musikalisches
Workout mit dem Publikum. Ausgehend
von der Musik des Walzerkénigs kreiert
Dimchev eigene Healing Songs, mit
denen er verschiedene Kdrperteile
beschwort.

Dass der Abend wie eine gut
organisierte Eskalation funktioniert,
hangt vom Publikum ab. Eingeladen
zu kollektiver Bewegung, haben die
Zuschauer:innen auch Gelegenheit zu
Austausch und Abbau von Hemmun-
gen: Stimmen werden lauter, Bewe-
gungen gréBer, Scheu immer kleiner.
Es wird miteinander gesprochen. In die
tanzend-singende Masse platziert Dim-
chev Themen wie Selbstliebe, Geldsor-
gen, sexuelle Selbstbestimmung oder
emotionale Uberforderung, um darauf
sofort selbst in gottlicher Absurditat
kinstlerisch zu reagieren. Nie mit er-
hobenem Zeigefinger. Sie werden weg-
gesungen, weggelacht, weggewalzt.

DI/Strauss technique ist vor
allem das: ein Gemeinschaftserlebnis.
Eine temporare Gesellschaft, die sich
fir einen Abend erlaubt, unperfekt zu
sein. Operette trifft Club, Chorprobe
trifft Tanzflache. Wer reinkommt, geht
selten unveréandert wieder raus. Kein
Lehrstick. Kein Wohlflhlversprechen.
Sondern ein kollektives Durchdrehen
mit System. Ein Walzer, der aus dem
Ruder lauft.

E1 Choreographer, singer-songwriter,
and queer activist lvo Dimchev brings
together in his performances high
culture and subculture, pop and Balkan
folklore. In DI/Strauss technique, he
transforms the intoxicating potential of
Johann Strauss’s music into a sweat-in-
ducing musical workout with the
audience. Based on the music of the
Waltz King, Dimchev creates his own
‘Healing Songs’, with which he evokes
different parts of the body.

Whether or not the evening func-
tions as a well-organised escalation
depends on the audience. Spectators
are invited to participate in collective
movements and also have the oppor-
tunity to exchange ideas and break
down inhibitions; voices become louder,
movements grander, and reticence
smaller. People talk to one another.
Dimchev scatters themes such as self-
love, money troubles, sexual self-deter-
mination, or emotional overload into the
dancing and singing crowd, only to offer
an immediate artistic response with
divine absurdity — never with araised
finger. They are sung away, laughed
away, waltzed away.

DI/Strauss technique s first and
foremost a communal experience, a
temporary society that allows itself to
be imperfect for one evening. Operetta
meets nightclub, choir rehearsal meets
dance floor. Rarely does anyone leave
unchanged. There is no didactic lesson,
no feel-good promise. Instead, Dimchev
offers a methodical, collective freak-
out. A waltz that spins out of control.
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Atomino

Do 25.06. 21:15 - 22:35
Fr26.06.19:00 -20:20

DEUTSCHLANDPREMIERE

Performance

In englischer Sprache ohne
Ubertitelung

Jeweils 30 Minuten vor
Vorstellungsbeginn findet eine
Stlickeinfihrung im Atomino statt.

20€
35 % ErmaBigung mit Festivalpass,
weitere ErmaBigungen auf Seite 62

Zutritt zu DI/Strauss technique erhalten
nur Personen ab 18 Jahren.

Text, Choreografie, Performance
Ivo Dimchev

Musik
Ivo Dimchev & Johann Strauss

Produktion
Wiener Festwochen
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Spinnbau GroBe Biihne

Fr 26.06. + Sa 27.06.
19:00-20:50

EUROPAPREMIERE

Performance

In Englisch, Tamil und Sinhala
mit deutscher und englischer
Ubertitelung

Jeweils 30 Minuten vor
Vorstellungsbeginn findet eine
Stlckeinfihrung im Festivalzentrum im
Spinnbaugarten statt. Bei schlechtem
Wetter im Foyer der GroBen Blihne im
Spinnbau.

Am 26.06.2026 findet im Anschluss an
die Vorstellung ein Nachgesprach auf
der GroBen Blihne im Spinnbau statt.

18-30€
35 % ErmaBigung mit Festivalpass,
weitere ErmaBigungen auf Seite 62

Von und mit

Akalanka Prabashwara, Anjana
Premawardena, Bhanuka Ekanayake,
Chathuranga Thilakarathna, Duminda
Sandaruwan, Mashika Methmini,
Murthaaz Abdul Barry, Nipuni Sharada,
Oshada Kumarikkanda, Pathum
Dharmarathna, Samuel Sundaralingam,
Sasindu Randeepa, Shashini Don
Pawulu, Sudeera Chinthaka, Sanjeewa
Upendra, Pia Hatch, Shenali Williams

Text & Regie
Ruwanthie de Chickera

Musik
Ranil Goonawardene mit Palitha
Abeyrathne

Biihne
Jayampathi Guruge

Lichtdesign
Niransha Akalanka

Unterstiitzt durch

Esufally Foundation, Sunethra
Bandaranaike Trust, Deva Surya Sena
Center, United Science Organization,
ICES, CALOSH
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B 1948: Unabhangigkeit fur Ceylon,
das heutige Sri Lanka. Ein neues Land,
ein neues Wir, ein neues Versprechen.
Aber niemand weiB zu diesem Zeit-
punkt so genau, was dieses neue ,Wir"
eigentlich meint. Seit dem Ende des
britischen Kolonialreichs besteht Sri
Lanka nunmehr 70 Jahre als unabhan-
giger Staat. In etwas freier Ubersetzung
des Titels: ,Ganz ehrlich, liebe Kinder ...*
beginnt eine Rickschau, deren
besondere dramatische Qualitat eine
Verunsicherung ist. Stages Theatre
Group, die seit 25 Jahren mit klnstleri-
schen Aktionen, ungewdhnlichen
Formaten und in stets wechselnden
Konstellationen arbeitet, bringt in
dieser Inszenierung Stimmen zu Gehor,
die sich erinnern, ohne sich einig zu
sein: Momente, die groBer werden als
sie zunachst scheinen.

Sieben Szenen, sieben Jahrzehnte.
Keine lineare Erzahlung, sondern eine
Abfolge von Situationen, in denen sich
Macht verschiebt, Zugehdrigkeit neu
verteilt und Gewalt langsam normalisiert
wird. Statt historischer Erklarung liefert
der Theaterabend ein flir europaische
Zuschauer:innen aufregend unbekann-

Stages Theatre Group

Ed Sieben Jahrzehnte
SriLanka: Bildgewaltiges
Schauspiel um Macht, Gewalt
und Hoffnung in einem
Geschichtsmosaik voller
Korperlichkeit.

Y\ A
L)LV ( J

tes Mosaik aus Momenten, Bildern

und kérperlichen Zustanden in einer
weitgehend ungewohnten Bildsprache:
Ein Bus, der zunachst alle mitnimmt und
am Ende nur noch wenige. Ein Tanz, der
aus jugendlicher Energie entsteht und in
blanke Zerstérung kippt. Und schlieBlich
eine weibliche Stimme, alt und mide, die
von Vertreibung erzahlt, als gehore sie
zum Alltag.

Das energetische und aus unter-
schiedlichen Talenten zusammenge-
setzte Ensemble ist dabei Motor und
Gedéachtnis zugleich. Wortkaskaden
verdichten historische Einschnitte, die
sich in kérperliche Bilderwelten verwan-
deln, dabei nichtillustrieren, sondern
aufeinander reagieren. Die Buhne ist
ein beweglicher Ort, wandelbar, immer
bereit, in eine neue Realitat zu kippen.
Szenen entstehen und zerfallen schnell,
manchmal brutal. Humor blitzt auf, um
sofort wieder zu verschwinden. Hoff-
nung wird sichtbar, ist aber nie sicher.

Dear Children, Sincerely... 7 De-
cades of Sri Lanka erz&hlt SriLankas
Geschichte nicht aus einer Distanz.

Die Klnstler:innen lassen uns diese mit-
erleben, aus ihrer Mitte heraus.

1 Seven decades of Sri
Lanka. A visually stunning
spectacle about power,
violence, and hope in an
embodied, historical mosaic.

4
299

B 1948: Independence for Ceylon,
now known as Sri Lanka —a new
country, anew ‘we’, a new promise. But
at this point, no one knows exactly what
this new ‘we’ actually signifies. Sri
Lanka has been in existence as an
independent state for 70 years — since
the end of the British colonial empire.
Dear Children, Sincerely... 7
Decades of Sri Lanka sets off a
retrospective whose particular
dramatic quality is one of uncertainty.
For 25 years, Stages Theatre Group
has worked with artistic actions,
unusual formats, and ever-changing
constellations, bringing to life voices
that remember without agreeing;
moments that become greater than
they initially seem.

Seven scenes, seven decades.
Thereis no linear narrative, but rather a
sequence of situations in which power
shifts, belonging is redistributed, and
violence slowly becomes normalised. In
place of historical explanation, Euro-
pean audiences encounter a thrillingly
novel mosaic of moments, images, and
physical states in a largely unfamiliar
visual language: a bus that at first takes

Cluloren

everyone aboard, and in the end only
afew remain. A dance that arises from
youthful energy and tips over into sheer
destruction. And finally, a female voice,
old and tired, telling of displacement as
if it had long since become part of her
daily reality.

The energetic ensemble, which
comprises a wide variety of talents, is
both the driving force and the memory
itself. Cascades of words compress
historical turning points, transforming
them into physicalimagery — not as
illustration but rather in reaction to one
another. The stage is a mobile place,
changeable, always ready to tip over
into a new reality. Scenes arise and
disintegrate quickly, at times violently.
Humour flashes up, only to disappear
again straight away. Hope becomes
visible, but is never certain.

Dear Children, Sincerely... 7
Decades of Sri Lanka does not tell
SriLanka’s story from a distance. The
artists invite audiences to experience it
from within.



Kurator/Curator

ZHANG Yuan

E3 Man stelle sich eine Welt
ohne Theater vor.

Falls wir das nicht schon wieder
vergessen haben. Wahrend der COVID-
19-Pandemie fanden wir heraus, dass
die Welt auch ohne Theater, ja sogar
ohne Kunst, fortbestehen kénnte. Jetzt,
in einer Zeit wachsender Unruhen, in
der frihere Erfahrungen ihre Giltig-
keit verlieren, stehen alle Werte auf
dem Prifstand. Wie bewerten wir das
Theater neu?

Der Philosoph Byung-Chul Han
merkt in ,Die Krise der Narration® an,
dass Informationen die Welt ordnen.
,Der digitale Bildschirm hat das Lager-
feuer ersetzt [...].” Das Theater muss
dieses Lagerfeuer sein, ein unbe-
schreibliches, fesselndes Live-Erlebnis,
das die Seele ergreift — keine Ansamm-
lung erklarbarer Informationen. Jenes
gelobte Land der Erzéhlung ist noch
nicht vollstandig verdrangt worden.
Das Theater von heute wird weder
von sogenannten Meister:innen noch
von Genies beansprucht, um wichtige
,Botschaften” zu offenbaren und zu
vermitteln, noch lasst sich das zeitge-
ndssische Theater rund um den Globus
unter dem Begriff ,postdramatisches
Theater” einordnen. Welche Transfor-
mation erfahrt dieses uralte Medium?

Im vergangenen Jahr habe ich
versucht, dringliche und unerwartete
Ausdrucksformen zu entdecken. Ich
betrat jedes Theater mit Fragen und
Erwartungen und pflegte den Dialog
mit einigen der Macher:innen. Drei neue
Arbeiten werden gezeigt — Arbeiten, die
sich nicht leicht in Kategorien einord-
nen lassen. lhre stark abweichenden
Narrative und Erzahlsprachen tiber-
steigen mein bisheriges Verstandnis
dessen, was Theater sein kann. Was
bedeutet Theater heute und wo bewegt
es sich hin? Diese Arbeiten bieten uns
vielleicht einen flichtigen Blick darauf,
was uns erwartet.

KUSTE von Mayunkiki+ ist eine
Geschichte, gewebt aus Worten,
Songs, Klangen, Licht und Schatten.
Kuste ist ein transitives Verb in Ainu. Es
bedeutet ,etwas hindurchfihren®bzw.
.etwas durch einen Ort hindurchgehen
lassen®. Ahn:innen und Nachfahr:innen
kommen im Theater zusammen, und
wir, die auBerhalb ihrer Erinnerungen
und Lebensumstande stehen, werden
auf unerklarliche Weise hineingezogen
und finden uns in Momenten pl6tzlicher
Klarheit mittenin den inneren Welten
der Schopfer:innen wieder.

Jeong Seyoungs neueste Arbeit
.Except That You Cannot See Me" zeigt
einen unsichtbaren Protagonisten, der
an einer degenerativen Erkrankung
—dem sogenannten ,Transparenz-
syndrom* - leidet. Die Arbeit setzt sich
mit dem visuellen Instrumentarium des
Theaters auseinander. Sie |adt das
Publikum ein, sich dem Unsichtbaren
anzunahern - es zu fihlen, zu imaginie-
ren und zu verhandeln. Indem Seyoung
auf die grundlegenden Konzepte von
Mimesis und Diegesis aus der antiken
griechischen Poetik zurlickgreift, ent-
wirft er eine eigenstandige Vision von
Theater.

Das Paper Tiger Theater Studio
hat sich flr seine Arbeit Luftmasse von
Alfred Doblins Roman ,Berge Mee-
re und Giganten” (1924) inspirieren
lassen. Das Buch entstand zwischen
den beiden Weltkriegen und prophe-
zeit auf gespenstische Weise unsere
heutigen Krisen: Klimakrise, Pandemie
und Wirtschaftskrise. Vor dem Hinter-
grund eines Krieges zwischen Europa
und Asien Uberflhrt eine afrikanische
Diaspora mit gemischtem ethnischen
Hintergrund européische Gefllichtete
nach Grénland. Diese Visionen lesen

sich wie Parabeln auf unsere Gegen-
wart. Nach ihrem Umzug nach Berlinim
Jahr 2019 etablierten Paper Tiger ihre
Praxis eines Theaters zwischen den
Welten, das sich auBerhalb starrer kul-
tureller Identitaten bewegt. Aus dieser
AuBenperspektive auf Europa heraus
entschlisseln sie Déblins Geheimnis.
Freuen Sie sich auf diese Weltpremiere
beim Festival.

Theater der Welt reagiert aktiv
auf tiefgreifende Verschiebungenin
der Zeit nach der Pandemie. Diese
Ausgabe wurde erstmals von neun
internationalen Kurator:innen ge-
meinsam kuratiert. Neun Individuen,
neun unterschiedliche Auffassungen
von Theater —jeweils in ihren eigenen
Lebensrealitaten verwurzelt dochin
vielfaltigen kulturellen Kontexten daran
beteiligt, das jeweils ,Andere*, wech-
selseitig hervorzubringen. Es ist eine
groBe Ehre, ein Teil davon zu sein und
erleben zu durfen, wie sich die Welt wie
ein Kaleidoskop entfaltet.

Zwischen dem Kulturhauptstadt-
jahr 2025 und der Ausrichtung von
Theater der Welt ein Jahr spater hat
auch die Stadt Chemnitz einen Wandel
durchlaufen. Die Forderung kultureller
und kiinstlerischer Initiativen belebt
das einstige Karl-Marx-Stadt neu. Wir
haben Chemnitz in zwei schneereichen
Wintern besucht und ihre Warme sowie
eine spurbare Aufbruchsstimmung
selbst erlebt. Jetzt, in diesem Sommer,
werden sich Theater und Theaterma-
cher:innen aus der ganzen Welt hier
versammeln.

Wir freuen uns auf Ihr Kommen, um
das Theater neu zu denken.

E1 Imagine a world
without theatre.

If we have not yet forgotten. During
the crisis of the COVID-19 pandemic,
we realised the world could carry on
without theatre, even without art. Now
in an era of escalating turbulence, when
past experience seems obsolete, all
values demand re-evaluation. How do
we evaluate theatre?

The philosopher Byung-Chul Han
in ‘Die Krise der Narration’ (The Crisis
of Narration), notes that ‘information
‘stellt’ (adjust) the world... the digital
screen has replaced the hearth... The-
atre ought to be a hearth, the ineffable,
captivating presence of live experience
capable of seizing the soul — not a col-
lection of explicable information. This
promised land of ‘Erzahlen’ (narration),
has not yet been fully supplanted. But
today’s theatre is no longer tasked
to so-called masters or geniuses for
transmitting or revealing important
‘messages’; nor can contemporary
theatre around the world be captured
under the single category of ‘post-dra-
matic theatre’. What transformation is
this ancient medium undergoing?

Over the past year, | attempted
to discover urgent and unforeseen
expressions by entering theatres
with questions and expectations, and
engaging in dialogue with some of the
creators. Three new works that defy
easy categorisation will be presented.
Their vastly divergent narratives and
narrative languages surpass my previ-
ous understanding of what theatre can
be. What does theatre mean today, and
where is it heading? These works may
offer us a glimpse of what'’s to come.

Mayunkiki+'s ‘KUSTE' is a story
woven through words, songs, sounds,
light, and shadow. ‘Kuste’ is a transitive
verb in the Ainu language, meaning’
to make (something) pass through (a
place)’. Ancestors and descendants
meet in the theatre, and we, situated
outside their memories and circum-

stances, find ourselves inexplicably
drawn in — arriving, in moments of
sudden clarity, at the inner world of the
creators.

How does theatre work? This
is the question that has always
preoccupied Jeong Seyoung. ‘Except
That You Cannot See Me’ presents
an invisible protagonist afflicted
with a degenerative condition called
‘transparency syndrome’. Through an
inquiry into theatre’s visual apparatus, it
invites the audience to sense, imagine,
and negotiate what cannot be seen.
By visiting the foundational concepts
of ‘mimesis’ and ‘diegesis’ from ancient
Greek poetics, Seyoung proposes a
distinct vision for theatre.

Paper Tiger Theater Studio’s 'Luft-
masse’ (Air-Being) draws inspiration
from Alfred Déblin’s novel ‘Mountains
Oceans Giants’ (1924). Written between
two world wars, it eerily prophesies
our turbulent reality: climate crisis,
pandemic, economic depression.
Following a war between Europe and
Asia, a mixed-race African diaspora
leads European refugees to Greenland.
These visions read as parables for our
present. After relocating to Berlinin
2019, Paper Tiger initiated its ‘Theatre
Between Worlds’ practice which steps
outside fixed cultural identities. It is
through this external perspective on
Europe that they uncover Déblin’s se-
cret. Look forward to its world premiere
at the festival.

Theater der Welt actively responds
to seismic shifts post-pandemic. This
edition is unprecedentedly co-curated
by nine curators from across the globe.
Nine individuals, nine ways of under-
standing theatre — each grounded in
their own reality, yet mutually consti-
tuting ‘the other’ within plural cultural
contexts. Itis such a great honour to
be part of this and to witness the world
unfold like a kaleidoscope.

Going from last year’s European
Capital of Culture to hosting Theater
der Welt this year, the city of Chemnitz
is also undergoing a transformation.
Proliferating culture and art initiatives
are rejuvenating the former Karl-Marx-
Stadt. We visited during two snowy
winters, gleaning firsthand its warmth
and anticipation. Now, this summer,
companies and theatre-makers from
across the world will gather here.

We await your arrival, to reimagine
theatre.
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B
ZHANG Yuan

3 ZHANG Yuan ist Kurator flr
Performances und lebt in Shanghai,
China. Er war als Kurator flr darstellen-
de Kunst am Ming Contemporary Art
Museum sowie als Theaterproduzent
am Shanghai Dramatic Arts Center
tatig. Er ist Mitbegriinder des ersten
Niao Niao Festivals als auch des ACT
Asia Contemporary Theatre Festival.

Weitere Informationen:
theaterderwelt.de/ueber-uns

E ZHANG Yuanis a performing arts
curator based in Shanghai, China. Apart
from having served as curator at Ming
Contemporary Art Museum and as
producer at Shanghai Dramatic Arts
Center, he is also a founding member of
the Asia Contemporary Theatre
Festival (ACT) and the inaugural Niao
Niao Festival, a platform for indepen-
dent performance makers.

Further information:
theaterderwelt.de/ueber-uns
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Spinnbau Halle 5
Fr 26.06.19:30 - 21:10

Musiktheater

In rumanischer und russischer
Sprache mit deutscher und englischer
Ubertitelung

30 Minuten vor Vorstellungsbeginn
findet eine Stlickeinfihrungim
Festivalzentrum im Spinnbaugarten
statt. Bei schlechtem Wetter im Foyer
des Ostflligels im Spinnbau.

20€
35 % ErmaBigung mit Festivalpass,
weitere ErmaBigungen auf Seite 62

Im Anschluss an die Vorstellung wird
Nicoleta Esinencu mit dem Preis

des Internationalen Theaterinstituts
ausgezeichnet. Weitere Informationen
auf Seite 54

Mit
Artiom Zavadovsky, Doriana Talmazan,
Kira Semionov

Von

Artiom Zavadovsky, Doriana Talmazan,
Nicoleta Esinencu, Kira Semionov, Nora
Dorogan

Video
David Egger

Ubersetzung
Artiom Zavadovsky, Ciprian Marinescu,
Cornelia Winkler

Koproduktion
HAU Hebbel am Ufer, FFT Diisseldorf

Unterstiitzt durch

Swiss Agency for Development
and Cooperationin Moldova,
Internationales Theaterinstitut -
Zentrum Deutschland
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teatru-spalatorie

E3 Ein Konzert als Archiv:
Stimmen, Beats und Loops
lassen Moldaus fragmentierte
Geschichte hérbar und
sichtbar werden.

3 In Memory Distortion. MIXTAPE
lauft die Geschichte als Schleife. Nicht
immer vorwarts. Sie springt. Wiederholt
sich. Hakt. Sie ist etwas, das immer
wieder abgespielt, Uberspielt, geléscht
und neu aufgenommen wird. So wie
auch Erinnerungen, auf die der Titel mit
dem psychologischen Fachbegriff
Gedéachtnisverzerrung anspielt.
Memory Distortion. MIXTAPE ist ein
Konzert, ein Archiv, eine Versuchsan-
ordnung. Die Inszenierung produziert
Musik, die im Moment entsteht wie
Gedanken. Stimmen werden gesam-
pelt, geloopt, verzerrt, Gberschrieben.

Regisseurin, Autorin und Perfor-
merin Nicoleta Esinencu, Tragerin des
ITI-Preises des Jahres 2026, stammt
aus Moldau. Das kleine Land mit
rumanischer und sowjetischer Vergan-
genheit und unklarer Zukunft scheint
eingeklemmt zwischen West- und
Osteuropa.

Ihre Performance aus Beats, Video,
Texten und Akustik schopft aus diesem
Kontext: Vom kolonialisierten Land Gber
den sozialistischen Staat zur neolibe-
ralen Demokratie stlirzt es von einem
politischen Blndnis ins nachste. Diese
Ubergénge hinterlassen Spuren, aber
selten Denkmaéler. Viele Geschichten
haben nie Eingang in die Schulblcher
gefunden. Sie existieren als Fragmente,
als private Erinnerungen, als Gerau-
sche. Memory Distortion. MIXTAPE
macht diesen Zustand horbar.

Politische Reden verwandeln sich
in Atmosphare, Parolen in Rauschen.
Wiederholung wird zur Geste. Nicht
als Nostalgie, sondern als Widerstand
gegen das Vergessen. Wer entscheidet,
was archiviert wird? Was bleiben darf?
Was liberschrieben wird? Ein Werk,
konfrontativ, konzentriert, interdiszip-
lindr zwischen Konzert, Soundperfor-
mance und Theater.

1 Concert as archive.
Voices, beats, and loops
make Moldova’s fragmented
history heard and seen.

& In Memory Distortion. MIXTAPE,
the story runsin aloop, though not
always forwards. It jumps. Repeats
itself. Gets stuck. Like something that is
played over and over again; recorded
over, deleted, and re-recorded. Just like
memories, a phenomenon that the
titular psychological term alludes to.
Memory Distortion. MIXTAPE isa
concert, an archive, an experimental
arrangement. The production creates
music that arises in the moment, like
thoughts. Voices are sampled, looped,
distorted, overwritten.

Winner of the 2026 ITI Prize, di-
rector, author, and performer Nicoleta
Esinencu comes from Moldova. This
small country has both a Romanian
and Soviet past and an unclear future,
wedged as it seems to be between
Western and Eastern Europe.

Esinencu’s performance of beats,
video, texts, and acoustics draws on
this context: From a colonised country
to a socialist state to a neoliberal
democracy, it plunges from one political
alliance into the next. These transitions
leave traces, but rarely monuments.
Many stories have never found their
way into school textbooks. They exist
as fragments, as private memories,
as sounds. Memory Distortion.
MIXTAPE makes this state audible.

Political speeches are transformed
into atmosphere, slogans into noise.
Repetition becomes gesture. Not as
nostalgia, but as resistance against for-
getting. Who decides what is archived?
What is allowed to remain? What is
overwritten? A work that is confronta-
tional, condensed, interdisciplinary, and
somewhere between concert, sound
performance, and theatre.
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E3 Gesang, Rhythmus und
Geschichten: Ein beliebtes
indisches Musiktheaterstluck
beleuchtet das Leben des
Sufi-Dichters Amir Khusrau
aus der indischen Sultanszeit.

NU_

Q/)

B3 Das Musical JO DOOBA SO PAAR,
hinreiBend préasentiert von einem
Ensemble aus Mumbai, erzahlt die
Geschichte des beriihmten Dichters
und Musikers Amir Khusrau. Er lebte im
13. Jahrhundert in der indischen
Sultanszeit und schrieb Lieder,
Geschichten und Gedichte. JO DOOBA
SO PAAR heiBt einer seiner beriihmten
Verse, auf Deutsch Ubersetzt ,Wer
eintauchtin die Liebe, kommt an das
andere Ufer*“. Bemerkenswert an
diesem Abend ist nicht nur sein selten
zu erfahrender Inhalt, sondern auch die
Form der Auffihrung im traditionellen
Stil der Urdu-Erzahlkunst, die man als
Dastangoi bezeichnet. Diese Kunstform
des Vortrages von Text und Musik, die
im 13. Jahrhundert auf demindischen
Subkontinent entstand, erlebt seit den
Zweitausenderjahren eine popkulturel-
le Renaissance im modernen Indien.
Magie, Abenteuer und auch Romantik,
alles ist dabei.

Die Auffihrung besteht aus Ge-
schichten, Liedern und Momenten, die
Khusrau umkreisen. Sein Werk und
Leben werden als Wandel zwischen
verschiedenen Welten behandelt. Als
Schler des Sufi-Meisters Nizamuddin
Auliya lebte er im 13. Jahrhundert zwi-
schen Sultanshof und Kloster, zwischen
Macht und Riickzug, zwischen Sprache
und Gesang. Seine Lieder, Gedichte
und Geschichten, niedergeschriebenin
Farsi, sind voller Poesie, durchdrungen
von menschlicher Aufrichtigkeit.

1 Song, rhythm, and story.
A popular musical theatre
piece from Indiailluminates
the life of Sufi poet Amir
Khusrau during the Indian
Sultanate era.

Was erzéhlt uns das heute? Der
Auffihrung gelingt es, die Haltung
Khusraus in die Gegenwart zu trans-
portieren: Liebe als Lebensgrundlage,
Musik und Erzahlung als Elemente von
Verbindung.

Entnommen dem traditionellen Vor-
tragsstil, leiten zwei Erzahler durch die
Geschichte. Mohit Agarwal und Ajitesh
Gupta bestimmen durch ihren rasanten
Erzahlerwechsel den Rhythmus des
Abends. Text und Musik flr das Musical
haben sie selbst geschrieben. Die
Produktion aus Mumbai hat die gréBten
indischen Festivals besucht und ist nun
erstmals in Europa zu erleben.

E The musical JO DOOBA SO PAAR,
by an enchanting ensemble from
Mumbai, tells the story of the famous
poet and musician, Amir Khusrau. He
lived in the 13th century in the Delhi
Sultanate and wrote songs, stories, and
poems. JO DOOBA SO PAAR was one
of his famous couplets, meaning:
‘Those who drown in love, make it to the
other side of the river. Remarkable
about this show is not only its scarcely
available content, but also the
traditional style of Urdu storytelling
known as Dastangoi. This artform of
textual and musical recitation goes
back to the 13th century on the Indian
subcontinent and has been enjoying a
pop-culture renaissance in modern
India. Magic, adventure, romanticism —
ithasitall.

The performance consists of
stories, songs, and moments revolving
around Khusrau. His work and life are
treated as a fluctuation between vari-
ous worlds. A student of the Sufi mas-
ter, Nizamuddin Auliya, he lived in the
13th century between the sultan’s pal-
ace and the monastery, between power
and withdrawal, between language and
song. His songs, poems, and stories,
set down in Farsi, are full of lyricism and
imbued with human candour.

What does this tell us today? The
performance succeeds in transporting
Khusrau’s attitude into the present: love
as life’s foundation, music and storytell-
ing as modes of connection.

As per the traditional style, two
narrators take the audience through
the story. Quick-switching narrator
roles, Mohit Agarwal and Ajitesh Gupta
are the beat of the show. They wrote
the words and music for this piece
themselves. This production from
Mumbai has played the largest festivals
in India and is having its European
premiere in Chemnitz.
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Spinnbau Festivalzentrum

Fr26.06. + Sa 27.06.
21:30-23:30

EUROPAPREMIERE

Musiktheater

In Urdu, Hindi, Persisch und Englisch
mit deutscher und englischer
Ubertitelung

Jeweils 30 Minuten vor
Vorstellungsbeginn findet eine
Stlickeinfihrung im Festivalzentrum im
Spinnbaugarten statt. Bei schlechtem
Wetter im Foyer der GroBen Blihne im
Spinnbau.

Eintritt frei

Mit

Rattan Deep Singh, Jitendra Singh
Rajput, Manasi Bhawalkar, Shalaka
Redkar, Amita Ghugari, Sonakshi Singh,
Snigdha Pious, Rigved Singh, Ashish
Mishra, Mohit Agarwal, Ajitesh Gupta

Regie
Ajitesh Gupta, Mohit Agarwal

Text
Ajitesh Gupta

Musik
Mohit Agarwal

Licht
Trinetra Tiwary

Sound
Sudhan Singh Rajput

Produktion
Shiva Sharma, Shivani Darbari

Dholak (Instrument)
Mrunmay Chavan

Tabla (Instrument)
Viraj Chavan

Producer
Manav Kaul
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2930 1 2 3 4 5
Opernhaus

Sa 27.06. + S0 28.06.
18:00 - 21:30 mit Pause

DEUTSCHLANDPREMIERE,
KOPRODUKTION

Sprechtheater

In tschechischer Sprache mit
deutscher und ukrainischer
Ubertitelung

Jeweils 30 Minuten vor
Vorstellungsbeginn findet eine
Stlckeinfihrung im Foyer statt.

Am 27.06.2026 findet im Anschluss an
die Vorstellung ein Nachgesprach im
Foyer des Opernhauses statt.

14-39€
35 % ErmaBigung mit Festivalpass,
weitere ErmaBigungen auf Seite 62

Mit

Tana Malikova, Gabriela Mi¢ova,
Stanislav Majer, Vaclav Marhold,
Martin Pechlat

Autorin
Sofia Andruchowytsch

Ubersetzung ins Tschechische
Petr Ch. Kalina

Theaterfassung, Regie, Bithnenbild
Dus$an David Parizek

Kostiim
Kamila Polivkova

Mitarbeit Biihne, Kostiim
Magdaléna Vrabova

Musik, Video
Peter Fasching

Dramaturgie
Klara Metge

Producers
Lenka Havlikova, Krystof Kolacek

Produktion
Gabriela Kole¢kova, Petra Kupcova

Koproduktion

Theater Divadlo X10, Prag, Festival
THEATER DER WELT Chemnitz 2026,
Theatre World Brno

Unterstiitzt durch
Deutsch-Tschechischer Zukunftsfonds

28

E3 Sofia Andruchowytsch —eine der
pragnantesten Stimmen der jungen
ukrainischen Literatur — schuf mit
AMADOKA eine epochale Roman-Trilo-
gie. Der tschechische Regisseur Dusan
David Parizek bringt diese mit seinem
herausragenden Ensemble Prager
Schauspieler:innen auf die Blihne.

Romana, Uljana und Sofia sind
die Heldinnen der Geschichte. Jeder
ist einzeln ein Roman gewidmet. Die
Trilogie verwebt deren personliche
Schicksale miteinander und spannt den
Bogen Uber ein ganzes Jahrhundert
ukrainischer Geschichte.

AMADOKA ist bei Herodot ein See
in Europa, mehrere Jahrhunderte lang
verzeichnet in antiken und mittel-
alterlichen Karten, auf dem Gebiet
der heutigen Ukraine. Er ist spurlos
verschwunden. Aber wie verschwinden
Seen, Welten, Kulturen?

Angetrieben von der Grausamkeit
des russischen Angriffskrieges auf die
Ukraine, sucht die Inszenierung nach
einer Erzahlung, wie systematische
Ausléschung von Sein und Erinnerung
wirkt. Erinnerung istin AMADOKA ein
briichiger Zustand. Sie kann verschwin-
den, manipuliert werden, sich verschie-
ben, aber vor allem bleibt sie immer
wirksam.

Der Theaterabend entwirft eine
Denk- und Gefuhlsstruktur. Szenen 16-
sen einander nicht logisch ab, sondern
Uberlagern sich. Zeiten kippen ineinan-
der, Figuren erscheinen als Trager von
Erinnerungen, sie sind fluid und keine
abgeschlossenen Charaktere. Das
Theater erschlieBt die Trilogie in einer
neuen Dimension. Sprache, Musik und
Kdrperarbeit erzeugen einen Raum,
in dem Erinnerung immer wieder neu
zusammengesetzt wird und erneut
zerfallt.

Die Fragen, die Sofia Andrucho-
wytsch stellt, sind keine psycho-
logischen, sondern politische: Was
bleibt von einem Menschen, wenn
ihm Geschichte genommen wird?

Divadlo X10 Prag

E3 Drei bertihrende Frauen-
schicksale, ein Jahrhundert
Geschichte der Ukraine: Die
epochale Roman-Trilogie von
Sofia Andruchowytsch auf
der Buhne.

WA

Dusan David Parizek, bekannt fir seine
Theaterarbeiten in Hamburg, Wien und
Zurich, inszeniert diesen Stoff bewusst
in seiner Heimat.

Mit dieser Koproduktion findet die
im Kulturhauptstadtjahr 2025 begon-
nene Zusammenarbeit mit zahlreichen
Partner:innen in der Tschechischen
Republik ihre Fortsetzung.

Das Ukraine-Haus Chemnitze. V.
|adt zu den Vorstellungszeiten zu
Kulinarik und Musik auf den Theater-
platz ein.

E1 Sofia Andruchowytsch —one of

the most distinctive voices among
Ukrainian literary writers — created

an epochal trilogy of novels with her
work AMADOKA. Czech director Dusan
David Parizek brings it to the stage with
his outstanding ensemble of Prague-
based actors.

Romana, Uljana, and Sofia are the
heroines of the story. Each has a novel
dedicated to her. The trilogy weaves
their personal fates together and spans
an entire century of Ukrainian history.

AMADOKA is a lake in Europe
recorded by Herodotus, charted for
several centuries in ancient and medi-
eval maps, and located in what is now
Ukraine. It has disappeared without a
trace. But how do lakes, worlds, and
cultures disappear?

Driven by the cruelty of Russia’s war
of aggression against Ukraine, the pro-
duction seeks to tell a story about the
effects of the systematic erasure of be-
ing and memory. In AMADOKA, memory
is a fragile state. It can disappear, shift,
be manipulated, but first and foremost,
it always remains effective.

The performance creates a
structure of thought and emotion.
Scenes do not follow each other
logically, but rather overlap. Times
merge into one another, characters
appear as bearers of memories — they
are fluid and not self-contained. The
theatre opens up the trilogy in a new

1 The touching destinies of
three women. A century of
Ukrainian history in the epic
trilogy by Sofia Andrukhovych
on stage.

Y,
A\

dimension. Language, music, and
bodywork create a space in which
memory is constantly reassembled and
only to disintegrate again.

The questions Sofia Andru-
chowytsch asks are not psychological,
but rather political: what remains of
a person when their history is taken
away? Dusan David Parizek, known for
his theatre works in Hamburg, Vienna,
and Zurich, deliberately stages this
material in his homeland.

This co-production continues the
collaboration with numerous partners
in the Czech Republic that beganin the
European Capital of Culture year 2025.

The Ukraine-Haus Chemnitz e.V.in-
vites you to enjoy culinary delights and
music on Theaterplatz during perfor-
mance hours.



Kuratorin/Curator

Faye Kabali-Kagwa

E3 Wahrend ich dieses Programm
entwickelte, hatte ich drei Aufgaben:
potenzielle Festivalbeitrage zu suchen,
zu sichten und vorzuschlagen. Geogra-
fie und Migration sind ein essentieller
Bestandteil von Theater der Welt,
einem Festival, das Theaterproduktio-
nen aus allen Teilen der Welt in einer
deutschen Stadt zusammenbringt. Die
Welt ist weit und untiberschaubar. Die
Stadt Chemnitz ist konkret. Sie hat
festgelegte Grenzen. Meine erste
Aufgabe: die Suche. Ich begegne den
Arbeiten anderer afrikanischer
Kolleg:innen haufiger in Europa oder
den Vereinigten Staaten als auf dem
Kontinent, den ich meine Heimat nenne.
Die globale Okonomie bedingt diese
Situation. Im Jahr 2025 besuchte ich
mehr Theaterprojekte aus unterschied-
lichen afrikanischen Landern und auf
afrikanischem Boden als in meinem
gesamten bisherigen Leben. Esist
wichtig, diese Realitat anzuerkennen. In
meinem Kontext findet man Theater
durch Mundpropaganda, entweder
Uber soziale Medien oder durch
persdnliche Begegnungen. Esist das
eigene Netzwerk, das einen schlieBlich
zu den jeweiligen Spielstatten bringt.
Dort angekommen, wurde ich zur
Beobachterin.

Bei meiner Suche haben mich vor
allem die Dimensionen interessiert:
Wie ware es, eine Geschichte zu
haben, die sich ihren Raum nimmt?
Geschichten, die nicht wirtschaftlich
denken. Geschichten, die sich nicht
einfach in einen Koffer packen und tber
den Ozean fliegen lassen. Am anderen
Ende der Dimensionen standen sehr
spezifische Geschichten, Geschichten
Uber die feinen Details des alltaglichen
Lebens. Abermals haben mich jene
Geschichten fasziniert, die nicht be-
sonders reisetauglich waren, weil sie
einem Ort, einer Sprache oder einem
bestimmten Stil treu bleiben wollten.
Das Programm, das Sie jetzt vor sich
haben, blindelt diese Impulse, die dar-
aus entstandenen Gesprache und die
Wirklichkeiten, mit denen wir konfron-
tiert waren.

Dieses Programm ist eine Antwort
auf die unmittelbare Gegenwart. Es
ist kein Fixpunkt, eher ein Pendel, das
zwischen ideologisch und materiell
hin- und herschwingt. Sein Entste-
hungsprozess bedeutete, die Span-
nung zu halten, damit sich die einzelnen
Positionen im Austausch miteinander
bewegen und verandern kénnen. Wir
modchten Sie einladen, diese Spannung
mit uns zu halten.

E1 In the process of creating this
programme | was called to do three
things: to seek, to witness, and to
present potential invites to the festival.
Geography and migration are funda-
mental to the Theater der Welt project
which brings theatre from all over the
world to a single German city. The
world is expansive and uncertain. The
city, Chemnitz, is specific. It has
prescribed boundaries. The first
mandate: seek. | am more accustomed
to encountering work from other
African colleagues when in Europe or
the United States than on the continent
| callhome. The global economy
necessitates this arrangement. In 2025
| was witness to more live theatre
performances from different African
countries —and on African soil —than |
have ever seen in my life. This reality is
important to acknowledge. In my
context, theatre is found through word
of mouth either through social media
posts or physical interaction. It is your
network that will eventually lead you to
the performance grounds. Once there, |
became a witness.

In my search | was interested in
exploring scale. What would it be like
to have a story that took up space?
Stories that did not consider economy.
Stories that could not easily be held
between suitcases and flown across
the sea. On the other end of the scale
were stories concerned with specificity,
and the granular details of everyday life.
Again, | was drawn to the stories that
are not usually considered suitable for
travel because of their insistence on
place, or language, or style. The pro-
gramme before you is a culmination of
these impulses, the conversations they
inspired, and the realities set before us.

This programme is born from a
response to the current moment. It is
not a fixed point but a pendulum that
swings between the ideological and
the material. The process of creating it
has meant holding the tension so that
positions are able to shift and change in
response to each other. We invite you to
hold that tension with us.

Faye Kabali-Kagwa

E3 Faye Kabali-Kagwa lebt und arbeitet
in Kapstadt, Stidafrika. Fast ein
Jahrzehnt lang war sie bei ASSITEJ
South Africa tatig und leitete dort
Projekte im Bereich Theater flr Kinder
und junges Publikum. Heute arbeitet
Faye als Kuratorin und Creative
Producer.

Weitere Informationen:
theaterderwelt.de/ueber-uns

El Faye Kabali-Kagwa lives and works
in Cape Town, South Africa. She
worked for ASSITEJ South Africa for
nearly a decade leading projectsin
theatre for children and young people.
Faye now works as a curator and
creative producer.

Further information:
theaterderwelt.de/ueber-uns
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Spinnbau Ostfliigel

Sa 27.06.18:00-18:45
S0 28.06.20:00 - 20:45

DEUTSCHLANDPREMIERE

Sprechtheater

In arabischer Sprache mit deutscher
und englischer Ubertitelung

Jeweils 30 Minuten vor
Vorstellungsbeginn findet eine
Stlckeinfihrung im Festivalzentrum im
Spinnbaugarten statt. Bei schlechtem
Wetter im Foyer des Ostflligelsim
Spinnbau.

Am 27.06.2026 findet im Anschluss an
die Vorstellung ein Nachgesprach im
Ostfliigel im Spinnbau statt.

20€
35 % ErmaBigung mit Festivalpass,
weitere ErmaBigungen auf Seite 62

Mit
Ramsi Lehner, Nanda Mohammad

Regie, Text
Ahmed El Attar

Musik
Hassan Khan

Biihne, Kostiim
Hussein Baydoun

Lichtdesign
Charlie Astréom

Producer
Henrijules Julien

Produktion
Orient productions

Unterstiitzt durch
Tamasi performing arts collective,
La Filature, scéne nationale — Mulhouse

30
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Ahmed EIl Attar

E3 Zwei Korper auf einem
Nagelbrett sprechen tber
Angst, Stillstand und Sehn-
suchtim Agypten vor der
Revolution von 2011.

)

1 Two bodies on a bed of
nails discuss fear, standstill,
and desire in Egypt before the
2011 revolution.
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E3 Die 18 Tage anhaltenden Demons-
trationen und blutigen Auseinanderset-
zungen auf dem Tahrir-Platz in Kairo im
Jahr 2011 sind als agyptischer Teil des
LArabischen Frihlings" in die Weltge-
schichte eingegangen. Die Kunst- und
Kulturszene Agyptens arbeitet heute,
als hatten diese Ereignisse nie stattge-
funden: Einzig harmlose Unterhaltungs-
formate und Seifenopern sind gefragt.
In Before the Revolution beschaf-
tigt sich der agyptische Regisseur und
Autor Ahmed El Attar nicht mit den
Auslésern des Umsturzes von 2011. Er
gibt vielmehr einen tiefen Einblick in
die Gemdltslage der Nation vor diesem
eruptiven Moment. El Attar macht die
gesamtgesellschaftliche Stagnation

splrbar, die eine ungeheure Sehnsucht
nach Veranderung zur Folge hatte. Er
macht auch deutlich, dass in der agyp-
tischen Gesellschaft bisher noch keine
ausreichende Verstandigung dartber
stattgefunden hat, wie diese Verande-
rungen nachhaltig gestaltet werden
sollen.

Zurtickhaltend und dennoch im-
pulsiv verarbeitet er Ereignisse, die
vor der ,Stunde Null auf dem Tahrir-
Platz" stattfanden: die Ermordung des
bekannten Publizisten Farag Foda,
die islamistischen Terroranschlage
in Luxor und Scharm El-Scheich, den
groBen Eisenbahnunfall von Al-Ayyat,
FuBballgesange und religiése Predigten
bis hin zu Songs der jungen Musikstars
Oka & Ortega.

Begleitet vom Soundtrack des
Musikers Hassan Khan bietet Before
the Revolution ein Kaleidoskop von
Eindrucken. Die Akteur:innen Nanda
Mohammad und Ramsi Lehner stehen
auf einem Nagelbrett und sprechen
parallel in einer Art Wechselgesang
zwei hochenergetische Monologe. lhr
virtuoses Sprechtheater macht diffuse
Bedrohung splrbar, versucht aufzu-
rutteln und beweist, dass die jingere
agyptische Geschichte alles andere als
eine Seifenoper ist.

E1 The 18 days of demonstrations and
bloody clashes on Tahrir Square in
Cairo in 2011 have gone down in world
history as Egypt’s contribution to the
‘Arab Spring’. Today, Egypt’s art and
culture scene operates as if these
events had never taken place; there is
only demand for harmless entertain-
ment and soap operas.

In Before the Revolution, Egyptian
director and author Ahmed El Attar
does not take up the catalysts of the
2011 uprising. Rather, he provides deep
insight into the state of the nation prior
to this eruptive moment. El Attar makes
palpable the stagnation of that society
as awhole, which resulted in tremen-
dous longing for change. He also makes
clear that there has not yet been suffi-
cient rapprochement within Egyptian
society on how these changes should
be shaped to be sustainable.

In arestrained yet impulsive manner,
he processes events that took place
before the ‘zero hour on Tahrir Square’:
the murder of the well-known journal-
ist Farag Foda, the Islamist terrorist
attacks in Luxor and Sharm El-Sheikh,
the major railway accident in Al-Ayyat,
football chants and religious sermons,
and even songs by young music stars
Oka & Ortega.

Accompanied by musician Hassan
Khan, Before the Revolution offers
a kaleidoscope of impressions. Actors
Nanda Mohammad and Ramsi Lehner
stand on a bed of nails and deliver two
high-energy monologues in parallel, in
a kind of antiphonal singing. Their virtu-
0s0 spoken theatre makes palpable a
diffuse threat; as they attempt to shake
up, they prove that recent Egyptian
history is anything but a soap opera.



Mamby Mawine (Djarama) — Héléne Ducharme (Motus) -

Dramane Dembélé

B3 Wasser als Quelle allen
Lebens: Ein bildstarkes
Figurentheater fur die ganze
Familie erzahlt Gber Ungleich-
heiten bei der Verteilung von
Lebensressourcen.

Paval
Waionr

3 Parole d‘eau / Water Words ladt
dazu ein, Wasser auf neue Weise
wahrzunehmen: als kostbare Ressour-
ce, als verbindendes Element und als
Trager von Erinnerungen, Stimmen und
Geschichten. Das Theatererlebnis fiir
junges Publikum ab sechs Jahren soll
Neugier wecken und die Vorstellungs-
kraft erweitern, ohne einfache Antwor-
ten zuliefern.

Zwei Frauen, zwei Lebenswelten,
zwei Perspektiven: Die eineist in einer
Region aufgewachsen, in der Wasser,
Schnee und Eis allgegenwartig sind.
Die andere kennt Wasser als etwas, das
gesucht, getragen und geteilt werden
muss. Aus der langjahrigen Zusammen-
arbeit der senegalesischen Kiinstlerin
Mamby Mawine und der kanadischen
Puppenspielerin Héléne Ducharme
entstand ein poetisches Figurentheater
Uber ein Element, das unser Leben seit
jeher bestimmt und dessen Bedeutung
hierzulande oft unterschatzt wird.

Wasser taucht hier nicht abstrakt
als Thema, sondern als ein ganz
personlicher Bestandteil des Lebens
auf: Esist eingeschrieben in Korper, als
Speicherstoff, der Erinnerungen und
Gewohnheiten in sich tragt. Die
Kunstlerinnen 6ffnen dem Publikum
Zugang zu einer Wahrnehmung, die
einen ganzen Kosmos des Wassers in
uns und in unserer Welt aufzeigt. Auf
der Bilhne machen sie das Wasser mit
Theatermitteln erlebbar. Wasser
besteht so aus Stoffen, Objekten und
Kérpern. Zeitgendssische Livemusik,
gespielt auf traditionellen westafrikani-
schen Instrumenten, gibt dem Wasser

E1 Water — the source of life.
Visually stunning puppet
theatre for the whole family
addresses inequalities in the
distribution of vital natural
resources.
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Waerds

eine Stimme. Zusammen zaubern
diese Elemente eine Welt, in der
Wasser flieBt, fehlt, verdampft, friert
und immer wiederkehrt. Und es zeigt
die Menschen, die es tragen, suchen,
teilen und vermissen. Mit poetischer
Bitterkeit zeigt die Inszenierung die
Abhangigkeit allen Lebens vom Wasser
bis in alle Randbereiche der Existenz.
Mawine und Ducharme erzahlen von
ungleichen Lebensbedingungen, von
Verantwortung und aus ihren weibli-
chen Perspektiven. Ihr Blick ist offen,
die Asthetik verspielt und von feinem
Humor getragen.

I Parole d‘eau / Water Words
offers aninvitation to perceive water
in a new way: as a precious resource,
a connecting link, and a carrier of
memories, voices, and stories.
Designed for audiences aged six a
nd above, this theatre piece aims to
arouse curiosity and expand the
imagination without providing simple
answers.

Two women, two worlds, two
perspectives: one of the women grew
up in a region where water, snow, and
ice are omnipresent. The other knows
water as something that must be
sought, carried, and shared. The
long-standing collaboration between
Senegalese artist Mamby Mawine and
Canadian puppeteer Héléne Ducharme
has now given rise to a poetic piece of
puppet theatre. The play pivots around
an element that has always determined
our lives, and whose importance is
often underestimated in this country.

Water is not an abstract theme —in-
stead, it makes up a very personal part
of life:itis inscribed in the body, a stor-
age vessel carrying memories and hab-
its within it. The artists offer audiences
access to a perception that reveals an
entire cosmos of water in us and in our
world. They use theatrical means to
make water experiential onstage. Water
thus comprises materials, objects,
and bodies. Contemporary live music,
performed on traditional West Afri-
can instruments, gives water a voice.
Together, these elements conjure a
world in which water flows, disappears,
evaporates, freezes, and returns again
and again. And it shows the people who
carry, seek, share, and miss it. With
poetic bitterness, the production shows
the dependence of all life on water, right
up to the very edges of existence. Maw-
ine and Ducharme recount unequal
living conditions as well as responsibili-
ty from their female perspectives. Their
gaze is open and the aesthetics playful,
bolstered by subtle humour.
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Spinnbau Figurentheater
So0 28.06.
16:00 - 16:55
Mo 29.06.

10:00 - 10:55 fur Schulen

DEUTSCHLANDPREMIERE

Figurentheater

In franzdsischer Sprache mit deutscher
Ubertitelung

Jeweils 30 Minuten vor
Vorstellungsbeginn findet eine
Stlickeinfihrung im Festivalzentrum im
Spinnbaugarten statt. Bei schlechtem
Wetter im Foyer des Figurentheaters im
Spinnbau.

Jeweils im Anschluss an die
Vorstellung findet ein Nachgespréach im
Figurentheater im Spinnbau statt.

Fir Kinder ab 6 Jahren geeignet

Kinder: 6 €, Erwachsene: 12 €,
35 % ErmaBigung mit Festivalpass,
weitere ErmaBigungen auf Seite 62

Von und mit
Mamby Mawine, Héléne Ducharme

Dramaturgie
Jennifer Tremblay

Puppen- & Requisitendesign
Jean Cummings, Claude Rodrigue

Kostiim
Valentina Sartori

Lichtdesign
Jérome Bérubé

Musik
Dramane Dembélé

Livemusik
Dramane Dembélé, Lasso Sanou

Erde und Wasser
Alessandro Fanni

Unterstiitzt durch

CITF international co-production
programme, Canada Council for the
Arts, Conseil des Arts et des Lettres du
Québec, Conseil des Arts de Longueui,
Botschaft von Kanada, Vertretung der
Regierung von Québec in Berlin
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Spinnbau GroBe Biihne

Di 30.06. 19:00 - 20:30
Mi 01.07. 21:00 - 22:30

EUROPAPREMIERE

Sprechtheater

In Englisch, Hindi, Kannada, Ladakhi,
Garwali, Sirmouri und Punjabi mit
deutscher und englischer Ubertitelung

Jeweils 30 Minuten vor
Vorstellungsbeginn findet eine
Stlckeinfihrung im Festivalzentrum im
Spinnbaugarten statt. Bei schlechtem
Wetter im Foyer der GroBen Blihne im
Spinnbau.

Am 30.06.2026 findet im Anschluss an
die Vorstellung ein Nachgespréach auf
der GroBen Blihne im Spinnbau statt.

18-30€
35 % ErmaBigung mit Festivalpass,
weitere ErmaBigungen auf Seite 62

Idee und mit

Ambika Kamal, Jai Prakash Kumar,
Naveen Kumar J, Pranshu Shrimali,
Pranjal Vaid, Tsering Lhamo

Text, Regie
Jyoti Dogra

Kostiim
Pallavi Patel

Lichtdesign
Jose Koshy, Yash Potnis (Operator)

Sounddesign
Kaizad Gherda

Biihne
Siddharth Sirohi, Baro Design

Grafik
Arjuna Shankar

Produktionsleitung
Himanshu Borkar, Anoop Gupta

Produktion
G5A (Residenzprogramm), Jyoti Dogra

Unterstiitzt durch
Nirdigantha, BNP Paribas, Meena
Gonsalves
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E3 Ein Tisch - das ist das ganze
Bihnenbild fur Mezok. Mit ihm, an ihm,
auf und unter ihm entfaltet die indische
Autorin und Regisseurin Jyoti Dogra ein
zeitgenossisches Drama um die Welt
der Arbeit und der oft damit verbunde-
nen Migration. Der Tisch ist Arbeits-
platz, Grenze, Behdérde, Durchgang. Er
ist taglicher Treff- und Erfahrungsort
fur Millionen von Arbeitssuchenden in
der Metropole Mumbai. Der Tischiist ein
Objekt, welches Bewegungen struktu-
riert, Korper festhalt, Menschen
scheitern und weiterziehen lasst.

Mezok ist der Name eines er-
fundenen Berges. Er steht fir das,
was Menschen mit sich herumtragen:
Erwartungen oder Hoffnungen auf ein
besseres Leben. Wahrend Formulare,
Nummern, Ausweise und Genehmigun-
genden Alltag auBerlich regeln, bleibt
dieser innere Berg im Stlick unbeweg-
lich. Das fulminante indische Ensemble
aus Mumbai setzt diese kontraren
Dynamiken kérperlich hinreiBend um.
Mit reduzierten Gesten, Stimmen,
Atem und wiederkehrenden Ablaufen
entwerfen die Spieler:innen ein Bild von
Systemen, die funktionieren, wahrend
Menschen darin festhangen.

Die Auffihrung besticht durch eine
Aneinanderreihung von Situationen,
lose gestreute Momenten, die unerbitt-
lich den Drang nach einem besseren
Leben aufblitzen lassen. Die Szenen-
folge lasst standig Aufbruch splren,
Neuanfang, aber auch das schmerzli-
che Zurlcklassen. Die Helden im Stiick
sind junge Manner, die in den Stadten
Uber fahren, und daheimgebliebene
Frauen, die sich aufreiben zwischen
Warten, Hoffnung und Abstinenz. Die
konzentrierte Inszenierung lasst ihre
Kérper zur sichtbaren Schnittstelle
zwischen persénlichem Streben und
anonymer Verwaltung werden. Ein
kinstlerisch eindrucksvoll transportier-
tes Bild. Im wirtschaftlich und politisch
aufsteigenden Indien, dem Land mit
der gréBten Bevolkerung der Erde,
lasst die Geschwindigkeit des Alltags
die Menschen oft ihre Menschlichkeit
vergessen.

Jyoti Dogra

E3 Ein Tischist Amt, Grenze
und Arbeitsplatz: In diesem
Schauspiel ist zu erleben, wie
Menschentraume durch
Burokratie organisiert werden
und daran scheitern kénnen.

14 0

1 One table is: government
agency, border, and work-
place. This play shows the
experience of bureaucracy
organising people’s dreams
and its potential failings.

E One table. Thatis the entire set for
Mezok. Withit, atit, on, and under it,
the Indian author and director, Jyoti
Dogra weaves a contemporary drama
about the working world and its
associated migration. The table is:
workplace, border, government agency,
passage. It is a daily experience and
meeting place for millions of jobseekers
in the metropolis of Mumbai. The table
is an object which structures move-
ment, detains bodies, and sees people
failand move

Mezok is the name of animaginary
mountain. It stands for what people
carry around with them. Expectations or
hopes for a better life. While forms, num-
bers, IDs, and permits outwardly rule
the day, the inner mountain in the piece
remains immovable. The brilliant Indian
ensemble from Mumbai gorgeously
performs these contradictory dynamics
with their bodies. With minimal gestures,

voice, breath, and repetition, the actors
create a picture of systems that function
while people get trapped inside them.
The performance is captivating with
its series of situations, loosely scattered
moments that reveal glimpses of the
urge for a better life. The various scenes
engender a constant feeling of awaken-
ing, new beginnings, but also the pain
of leaving things behind. The heroesin
the piece are young men who are urban
Uber drivers and stay-at-home wom-
en who wear themselves out waiting,
hoping, and abstaining. This focused
staging shows their bodies as aninter-
face between personal aspiration and
anonymous administration —impressive
in the artistry it transports. In an India
economically and politically on the rise,
the country with the largest popula-
tion on earth, the speed of everyday
life often has people forgetting their
humanity.



Kurator/Curator

Simon Abrahams

E3 Die Welt mit Kinderaugen
zu sehen bedeutet nicht,
weniger zu sehen, sondern
ihr auf eine neue Weise

Zu begegnen.

Kinder sehen zuallererst Bilder,
Farben, Abstraktion, Bewegung, Textur
und Rhythmus. Wissen wird ertastet,
Zeitist zyklisch und Bedeutung ent-
steht aus den Beziehungen der Dinge
zueinander. Zusammen ergibt das eine
intuitive Offenheit, die eindimensionalen
Deutungen widersteht und Erkenntnis-
se kontinuierlich anpasst.

Genau wie die Welt eines Kindes
beginnt das Theater mit einer Erfah-
rung: Kérper im Raum, Licht und Schat-
ten, Geste und Wiederholung, Klang
und Stille. Es ist unmittelbar, kérperlich
und relational. Theater ist ein Raum,
in dem Welten entstehen. Zeit wird
dehnbar, im Spiel geht es um etwas und
Fantasie wird miteinander geteilt. Sich
dem Theater aus kindlicher Perspektive
anzunahern, ist demnach keine Verein-
fachung, sondern eine Wiedererwe-
ckung seiner ureigenen Stéarke.

Dieser Ansatz hat meine kuratori-
sche Herangehensweise an das Pro-
gramm von Theater der Welt gepragt.
Die von mir ausgewahlten Arbeiten
verstehen Spiel als ernsthafte Praxis
des Welterschaffens. Sie konzentrie-
ren sich auf Neugier, Vorstellungskraft
und endlose Moglichkeit, anstatt zu
versuchen, die Komplexitat der Welt
aufzuldsen. Vielmehr laden sie das
Publikum dazu ein, der Welt als etwas
zu begegnen, das sich kontinuierlich
weiterentwickelt.

Uber das ganze Festival hinweg
werden kindliche Sichtweisen greifbar.
In Paper Planet erschaffen Kinder und
Familien gemeinsam Welten durch Be-
rihrung und Spiel. Stream of Memory,
BLUR und Family Triangle laden uns ein,
Erinnerungen, Familie, die Gegenwart
und mogliche Zukinfte als lebendige,
geteilte Prozesse zu erfahren. All diese
Arbeiten kommen aus benachbarten
asiatisch-pazifischen Regionen, ver-
bunden durch Wasser, Bewegung und
gemeinsame Zukunfte. Zusammen
erforschen sie geteiltes Erbe zwischen
Generationen und ermutigen uns, einen
frischen Blick auf die Welt zu werfen.

Diese Arbeiten bevorzugen nonver-
bale Kommunikationsformen — Gesten,
Bilder, Bewegungen —, um komplexe
und nuancierte Geschichten zu erzah-
len. Inrem Verstandnis nach muss nicht
alles benannt, aufgeldst oder erklart
werden, um bedeutsam zu sein. Zu-
gleich verhandeln sie Erinnerungen als
etwas Lebendiges, etwas, das die Iden-
titat pragt, Licken flllt und Bedeutung
formt, Grenzen zwischen Vergangen-
heit und Gegenwart verwischt und die
Zukunft mitgestaltet.

In einer zunehmend komplexen,
entfremdeten Welt mlissen wir uns
auf unsere kollektive Vorstellungskraft
besinnen. Wir missen bewusst offen
bleiben. Wenn Sichtweisen zunehmend
starrer werden, ermoglicht das Theater
etwas, das Kinder intuitiv begreifen: Die
Welt ist noch im Werden, und wie wir sie
gemeinschaftlich erleben, beeinflusst,
in welche Richtung sie sich entwickelt.
Die Welt mit Kinderaugen zu sehen,
ist darum keine Flucht vor Komplexi-
tat oder Verantwortung, sondern eine
Chance, neu und anders zu beginnen.

E1 To see the world through
children’s eyes is not to see
less, but to encounter it
differently.

Children’s perspectives focus on
image, colour, abstraction, movement,
texture, and rhythm first. Knowledge
is felt, time is cyclical, and meaning
emerges from how things relate to one
another. Theresult is an innate open-
ness, a resistance to singular meaning,
and a willingness to shift and constantly
change understandings.

Like a child’s world, theatre begins
with experience — with bodies in space,
with light and shadow, with gesture and
repetition, with sound and silence. Itis
immediate, embodied, and relational.
Theatre is a space where worlds are
built; time is elastic, play is high stakes,
and imagination is shared. To approach
theatre through children’s ways of
seeing is therefore not to simplify it, but
torestore its essential power.

This approach has driven my
curatorial approach for the Theater
der Welt programme. | have selected
works which privilege play as a serious
act of world-making. They centre on
curiosity, imagination, and endless
possibility and do not try to resolve the
world’s complexity. Rather, they invite
audiences to encounter the world as
continuously evolving.

Across the festival, children’s ways
of seeing are made tangible. In Paper
Planet, children and families co-create
worlds through touch and play. Stream
of Memory, BLUR, and Family Triangle
ask us to experience memory, family,
the present moment, and possible
futures as living, shared processes.
These works emerge from neighbour-
ing Asia-Pacific regions connected by
water, movement, and shared futures.
Together they explore intergenerational
inheritance and encourage us to see
the world anew.

These works privilege non-verbal
communication — gesture, image, move-
ment - to tell complex and nuanced
stories with the understanding that not
everything must be named, resolved, or
explained in order for it to be mean-
ingful. They speak to memory, too, as
something living that forms identity;, fills
gaps, and shapes meaning, blurring
boundaries between past and present
and informing the future.

In anincreasingly complex and
disconnected world, what we need to
focus onis our shared imagination. We
must resolve to remain open. When
views are increasingly fixed, theatre
offers what children intuitively under-
stand: the world is still in formation, and
how we experience it together shapes
what it can become. Seeing the world
through children’s eyes is therefore not
an escape from complexity or from re-
sponsibility, but an opportunity to begin
again, differently.

Simon Abrahams

E3 Simon Abrahams gehdrt zu den
pragenden Personlichkeiten der
australischen Kunst- und Kulturszene.
In seiner Arbeit untersucht er die
Beziehung zwischen klinstlerischer
Praxis und gesellschaftlicher Teilhabe
und macht Stimmen aus marginalisier-
ten Perspektiven horbar. Seit 2015 ist
er Creative Director und CEO des
Melbourne Fringe und pragt damit
maBgeblich die vielféltige und progres-
sive Festivallandschaft des Landes.

Weitere Informationen:
theaterderwelt.de/ueber-uns

E Simon Abrahams is one of the
leading figures in Australia’s arts and
cultural scene. His work explores the
relationship between artistic practice
and civic participation, amplifying
voices from the margins. Since 2015,
he has been Creative Director and
CEO of Melbourne Fringe, shaping the
country’s diverse and progressive
festival landscape.

Further information:
theaterderwelt.de/ueber-uns
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Opernhaus auf der Biihne

Di 30.06. 19:30 — 21:10
Mi 01.07.18:00 - 19:40

DEUTSCHLANDPREMIERE

Installative Performance

In Anishinaabemowin, Inga,
Franzdsisch, Englisch und Spanisch mit
deutscher und englischer Ubertitelung

Jeweils 30 Minuten vor
Vorstellungsbeginn findet eine
Stlckeinfihrung im Foyer des
Opernhauses statt.

Am 30.06.2026 findet im Anschluss an
die Vorstellung ein Nachgesprach im
Foyer des Opernhauses statt.

25€
35 % ErmaBigung mit Festivalpass,
weitere ErmaBigungen auf Seite 62

Von und mit
Emilie Monnet, Waira Nina

Performerin, Requisite,
Perlenstickerei
Maria Belén Jacanamijoy Mutumbajoy

Sounddesign, Szenografie,
Instrumentenentwicklung
Leonel Vasquez

Dramaturgie
Yohayna Hernandez

Videodesign
Mélanie O'Bomsawin

Bihne
Julie Christina Picher

Lichtdesign
Chantal Labonté

Musik, Sounddesign
Frannie Holder

Klangraum/Sound-Spatialisation
Frédéric Auger

Kostiim
Yso

Drums
Tribal Spirit Music

Handwerker:innen
South Street Boatbuilders

Handwerk: Rindenkorbe
Sylvie Dubé

Handwerk: WassergefaB3e
Daphnée Cardinal

Mit den Stimmen von

Amanda Roy, taita Luciano Mutumbajoy,
Sonia Mutumbajoy, Anik Sioui,

Sharon Day, Eudosia Mutumbajoy,
Alanis O’'Bomsawin-Galand, Elouan
O’'Bomsawin-Galand

,Nibi Song“ Komposition
Doreen Day

,»Nibi Song“, Gesang

Andrée Levesque Sioui, Nahka
Bertrand, Annie O'Bomsawin,

Kim Picard, Yolanda Jacanamijoy
Mutumbajoy, Natividad Mutumbajoy,
Libia Guamanga, Eusebia Yanangona,
taita Jose Becerra
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Produktion
ONISHKA

Koproduktion
Festival TransAmériques, Espace GO.

Unterstiitzt durch

National Arts Centre’s, National
Creation Fund, Cole Foundation
(Intercultural Dialogues), Residenzen:
Dramaturgies Circle Banff Centre for
Arts and Creativity, Kokolampoe Drama
Center, Centro de la escucha de Sibaté,
Botschaft von Kanada, Vertretung der
Regierung von Québec in Berlin
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Emilie Monnet & Waira Nina/Productions Onishka

E3 Musik und Ritual:
Indigene Einwohnerinnen
aus Nord- und Sudamerika
erzahlen voller Poesie
Uber die Bedrohung

ihrer Lebenswelten.

L

o
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E3 Ein dunkler, feuchter Wald, von Was-
ser durchzogen. Tone dringen aus der
Tiefe, aus der Ferne, aus menschlichen
Korpern. In Nigamon/Tunai wird die
Inszenierung nicht nur betrachtet,
sondern betreten. Das Publikum sitzt
inmitten einer Dschungellandschaft aus
Wasserflachen, Pflanzen, Schatten und
Klang, umgeben von Atem, Gesang und
vibrierenden Leibern. Blickachsen
bieten keine Orientierung, einzig
Resonanz ist wahrzunehmen.

Beide Wérter im Titel des Stlicks —
Nigamon und Tunai — bedeuten Gesang,
einmal in der Sprache der in Kanada
lebenden indigenen Gemeinschaft der
Anishinaabe sowie in der Sprache des
indigenen Inga-Volkes Kolumbiens. Die
Regisseurin Emilie Monnet stammt aus
Kanada, inre Regiekollegin Waira Nina
aus Kolumbien. Ihre auBergewodhnliche
Klangrauminstallation macht ungehérte
Stimmen horbar: Gesange ihrer Vor-
fahren, Gerausche ihrer Lebenswelt
ebenso wie die schmerzhaften Kako-
phonien der Zerstérung durch Raub-
bau an nattrlichen Ressourcen. Die
Tone auf der Buhne verbinden diese
weit voneinander entfernt liegenden
Territorien, die gleichzeitig auch durch
ahnliche Verwundungen wie Abholzung
und die Fremdnutzung von Wasser
und Boden Bezug zueinander haben,

1 Music and ritual.
Indigenous populations
from North and South
America poetize their
threatened life-worlds.

ur/

durch Gewalt, die Landschaften und
Korper gleichermaBen pragt. Gesang
istin diesenindigenen Kulturen nichts,
was unterhalt, sondern etwas, das

der Erinnerung dient. In den Gebieten
der Anishinaabe in Kanada verwisten
Rohstoffkonzerne nach wie vor groBe
Gebiete, die eigentlich allen gehoéren
sollten und oftmals die Lebensgrundla-
ge der indigenen Volker sind. Tausende
Kilometer weiter sdlich ist die Situ-
ation anders und doch gleich: Ganze
Landstriche werden in Kolumbien zer-
stort, um Kupfer zu férdern.

Dieser Abend ist mehr als ein
poetisches Manifest. Monnet und Nina
lassen das Publikum erleben, dass
Wasser die gemeinsame Lebensgrund-
lage aller ist.

E A dark, damp forest permeated by
water. Sounds from the deep, in the
distance, from human bodies. In
Nigamon/Tunai, visitors do not just
watch the show, they step intoit. The
audience sits in the middle of ajungle
landscape with water, plants, shadows,
and sounds, surrounded by breath,
singing, and vibrating bodies. Sight lines
do not provide orientation, only vibes
can be perceived.

Both words in the title of the piece,
nigamon and tunai, mean singing, both
in the language of the Anishinaabe
indigenous community living in Canada
as well as in the language of the indig-
enous Inga people of Colombia. The
director, Emilie Monnet, is from Canada,
her colleague Waira Nina is from
Colombia. Their extraordinary installa-
tion makes unheard voices heard. The
songs of their ancestors. The sounds of
their lifeworld. And the painful cacoph-
onies of destruction from the overex-
ploitation of natural resources. The
sounds on stage unite these distant ter-
ritories. They reference similar wounds,
such as deforestation and the foreign
use of water and soil, with violence
equally characteristic of landscapes
and bodies. Song is not entertainment
in these indigenous cultures, it serves
as remembrance. In Anishinaabe
territory in Canada, raw materials
conglomerates continue to devastate
large areas which should belong to
everybody — and are often the lifeblood
of indigenous peoples. Thousands of
kilometres to the south the situation is
different, yet the same. Entire tracts of
land are being destroyed in Colombia
for copper mining.

This show is more than a poetic
manifesto. Monnet and Nina allow the
audience to experience that water is
the common lifeblood of all.



Shieveh Theater Company

E3 Modernes Leben

spiegelt antike Tragodien.

Ob Oedipus, Antigone oder
Medea, das Schauspiel zeigt,
wie sich im Heute dramatische
Analogien finden.

[

2
O

B3 The Shadows ist ein stilles Schau-
spieler:innentheater. Es erzahlt heutige
Geschichten von Menschen, die
auffallend an bekannte Figuren der
griechischen Tragodie erinnern. Ohne
antike Anleihen tauchen Odipus,
Antigone und Medea plétzlich inmitten
unserer Gegenwart auf. Der Titel des
Stlcks, im Deutschen ,Die Schatten”,
macht viele Assoziationen auf.

Zum einenist da ein Mann, der als
Erwachsener erfahrt, dass er wahrend
der argentinischen Militardiktatur
geraubt wurde und bei einer fremden
Familie aufwuchs. Mit diesem Wissen
geraten seine Liebe, seine Herkunft,
sein Leben und seine gesamte Identi-
tat aus den Fugen. Daneben steht eine
Journalistin, die ihren Bruder sucht, der
als Arzt in einem Kriegsgebiet ver-
schwunden ist. Gegen jede Warnung
reist sie selbst dorthin, entschlossen,
ihn zu finden, egal ob lebend oder tot.
SchlieBlich flieht eine Frau mit Mann und
Kind nach Europa. Auf der Suche nach
Erfillung des Versprechens flir ein bes-
seres Leben wird sie betrogen, verlas-
sen und bleibt schlieBlich alleinin einem
Flichtlingslager zurick. lhre Liebe
schlagt erst in Wut um, dann in Hoffnung
und schlieBlich in Verzweiflung.

Die Zuschauer:innen werden an
diesem Abend herausgefordert sich zu
positionieren. Sie sind Teil von allem.
Die iranische Regisseurin und Autorin

E1 Modern life reflects
ancient tragedy. Oedipus,
Antigone, Medea - this play
shows how dramatic analo-
gies are found in the present
day.

s11d

Afsaneh Mahian spricht in ihrem Stiick
das Publikum direkt an. Sie erzahlt von
ihrer Recherche, von realen Biografien,
von Momenten, in denen sie erkennt:
Diese alltaglichen und modernen Leben
folgen denselben Mustern wie in alten
Tragddien. Klassische Themen wie
Macht, Schuld, Loyalitat und Verrat sind
nicht vergangen, sondern noch immer
hochaktuell. Das zeitgendssische
Stick aus Iran verhandelt die Fragen
nach Schuld, Gesetz und persoénlicher
Verantwortung nicht theoretisch. Diese
sind existenziell und politisch.

Das Wort Shieveh bedeutet im Per-
sischen so viel wie Methode, Stil oder
Artund Weise. Das Shieveh Theater
aus Teheran besteht seit Gber 25 Jah-
ren und ist mit seinen Produktionen auf
Festivals in der ganzen Welt zu sehen.

E The Shadows is a silent theatre
piece, which tells contemporary stories
of people who are strikingly reminiscent
of well-known characters from Greek
tragedy. Without any references to
antiquity, Oedipus, Antigone, and
Medea suddenly appear in the midst of
our present day. The title of the play
evokes many associations.

A man learns as an adult that he was
abducted during the Argentine military
dictatorship and raised by a foreign
family. This knowledge completely up-
ends his love, his origins, his life, and his

entire identity. Then there is a journalist
searching for her brother, who disap-
peared while working as a doctorin a
war zone. Against every warning, she
travels there herself, determined to find
him, dead or alive. Lastly,a woman flees
to Europe with her husband and child
in search of the promise of a better life.
Betrayed and abandoned, she is ulti-
mately left alone in a refugee camp. Her
love turns first to anger, then to hope,
and finally to despair.

The audience are challenged to take
a stance this evening. They are part of
everything. Iranian director and author
Afsaneh Mahian addresses the audi-
ence directly in her play. She describes
her research, real biographical stories
—moments when she realises that these
everyday, modern lives follow the same
patterns as those in ancient tragedies.
Classical themes such as power, guilt,
loyalty, and betrayal are not a thing of
the past; on the contrary, they remain
highly relevant today. This contempo-
rary play from Iran does not tackle ques-
tions of guilt, law, and personal respon-
sibility in a theoretical way —these are
existential and political interrogations.

In Persian, the word shieveh means
method, style, or manner. The Shieveh
Theatre is based in Iran and has been
in existence for over 25 years. Their
productions can be seen at festivals all
over the world.
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202 3 4 5
Spinnbau Halle 5

Di 30.06.21:00 - 22:40
Mi 01.07.19:00 - 20:40

EUROPAPREMIERE

Sprechtheater

In Farsi mit deutscher und englischer
Ubertitelung

Jeweils 30 Minuten vor
Vorstellungsbeginn findet eine
Stlickeinfihrung im Festivalzentrum im
Spinnbaugarten statt. Bei schlechtem
Wetter im Foyer der GroBen Blihne im
Spinnbau.

20€
35 % ErmaBigung mit Festivalpass,
weitere ErmaBigungen auf Seite 62

Mit
Nastaran Davari, Shaghayegh Lotfali
Khan Mohajer, Shakiba Hosseini

Text, Regie
Afsaneh Mahian

Regieberatung, Biihne, Kostiim
Manouchehr Shoja

Regieassistenz, Ubersetzung,
Internationale Beziehungen
Gilnaz Yousefian
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Y 1 2 3 4 5]
Spinnbau Halle 2

Mi 01.07. - So 05.07.
15:00 -15:45

16:00 - 16:45

17:00 -17:45

19:00 -19:45
20:00-20:45

21:00 -21:45

DEUTSCHLANDPREMIERE

Extended Reality (XR)

In englischer Sprache. Eine deutsche
Ubertitelung wird in die VR-Brille
eingeblendet.

20€
35 % ErmaBigung mit Festivalpass,
weitere ErmaBigungen auf Seite 62

Regie, Text
Craig Quintero, Phoebe Greenberg

Mit
Ning Chang, Mei-Chun Hsiang,
Yi-Hsuan Chen, Sia-Jhih Lin

Entwickler
Thomas Azoug, Edouard Lanct6t-
Benoit, Victor Groot, Aurele Chanal

Kreative und Interaktive Entwicklung
PHI Studio

Immersives Theater Design
Riverbed Theatre

3D Assets, Umgebung,
Visuelle Effekte
Behaviour Interactive

360° Filme
Funique VR

Unterstiitzt durch

Canada Media Fund, Taiwan

Creative Content Agency, Société

de développement des entreprises
culturelles, Onassis Culture, Botschaft
von Kanada, Vertretung der Regierung
von Québec in Berlin

Dieses Projekt wird durch den
Innovative Content Grant for
International Co-Funding or Co-
Productions von TAICCA unterstitzt.

Unterstutzt durch die Taiwan Week,
organisiert von der National Theater &
Concert Hall.
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PHI Studio, Riverbed Theatre, Onassis Culture

E3 Mit VR-Brille durch
unbekannte Welten der
Wahrnehmung: Die Extended
Reality Performance lasst
Nahe, Entgrenzung und die
Instabilitat des Lebens
erfahren.

1 With VR goggles through
unknown perceptual worlds.
This extended reality perfor-
mance is an experience of
closeness, blurred bounda-
ries, and life’s instability.

ol UR

E3 In Zeiten von Biohacking, Klonen
und Kunstlicher Intelligenz verschieben
sich die Grenzen von Leben, Tod und
Endlichkeit. BLUR erforscht diesen
Grenzbereich und macht spiirbar, was
Theater auch sein kann. Das Publikum
ist eingeladen, in eine virtuelle Welt
einzutauchen. Diese spricht alle Sinne
an und erzeugt das Geflihl eines neuen
Seins, bringt so aber auch Gewisshei-
ten ins Wanken. Jede:r Besucher:in
erhalt eine Virtual-Reality-Brille und
begibt sich damit in eine kinstlich
erzeugte Welt. In dieser agiert jede:r als
Avatar: Bewegungen werden mit Hilfe
von Motion Capture, einer Bewegungs-
software, in die digitale Welt Gbersetzt.
Kérper, Stimme und Orientierung im
Raum existieren gleichzeitigin der
realen und der digitalen Welt. Prasenz
wird zu etwas Fragilem und nicht ganz
Fassbarem.

Unterhaltsam und prazise flhrt die-
ses Erlebnis der virtuellen Realitat zu
einer ewig aktuellen Frage der Mensch-
heit: Wie empfinden wir Endlichkeit in
einer Zeit, in der Biotechnologien und
kinstliche Intelligenz versuchen, ein
Ende aufzuheben? BLUR, im Deut-
schen so etwas wie verschwommen
oder Unscharfe, begegnet dieser Frage
sinnlich und erfahrungsbasiert, liefert
keine Erklarung. Die Teilnehmenden
durchqueren surreale Szenarien, in
denen Erinnerung, Verlust und Identitat
kérperlich splrbar werden.

Die in Taipeh und Montreal ent-
standene Performance spekuliert nicht
Uber die Zukunft. Das Publikum erlebt
einen Moment im Hier und Jetzt und ist
dochin einer anderen Welt. So ermog-
licht Theater, sich auf einen fllichtigen
Zustand einzulassen und ethische,
emotionale und existenzielle Fragen
einer mdglichen Zukunft kérperlich zu
erfahren. Dieses bahnbrechende Erleb-
nis gibt keine Antworten, es verschiebt
die Wahrnehmung und ladt dazu ein,
neue Fragen zu stellen.

Technologie bleibt in diesem
Theater nicht Effekt, sondern wird zur
Erzahlung selbst. Sie erzeugt zu-
gleich Nahe und Distanz und verfihrt
dazu, einen Welt-Raum zu erleben, der
ebenso faszinierend wie unheimlich ist.
Die international zusammengesetzte
Kinster:innengruppe Riverbed Theatre
arbeitet seit 1998 an der Schnittstelle
von Wissenschaft, Technik und Kunst.
BLUR war im letzten Jahr ein Pub-
likums-Hit auf der Kunstbiennale in
Venedig.

E1 In times of biohacking, clones, and
artificial intelligence, the boundaries of
life, death, and finality are shifting.
BLUR investigates this threshold and
allows for what theatre can be. The
audience s invited to dive into a virtual
world. It appeals to all the senses and
engenders the feeling of a new way of
being, but it also destabilizes certain-
ties. Each visitor gets virtual reality
glasses and then enters an artificially
created world where everyone is an
avatar. Motion Capture, a movement
software, translates the visitors’
movements to the digital world. Body,
voice, and spatial orientation exist
simultaneously inreal and digital
worlds. Presence grows fragile, not
exactly tangible.

In a precise and entertaining man-
ner, this virtual reality experience leads
to an ever-present question facing
humanity: How do we sense finality at a
time when biotechnologies and artificial
intelligence are attempting to negate
endings? BLUR meets this question
sensuously and from experience, yet
offers no explanation. Participants
traverse surreal scenarios in which they
physically sense memory, loss, and
identity.

The performance, produced in
Taipei and Montreal, does not speculate
about the future. The audience experi-
ences the moment here and now, while

also being in another world. Theatre
allows one to be in a fleeting state and
to physically experience the ethical,
emotional, and existential issues of a
possible future. This groundbreaking
experience offers no answers; it shifts
perception and invites new questions.
Here, technology is not only for
effect, it becomes the narrative itself.
It creates both proximity and distance
and beguiles one into experiencing
a spatial world as captivating as it is
uncanny. The international artist group,
Riverbed Theatre, has been working at
the intersection of science, technology,
and art since 1998. BLUR was a fan
favourite at last year’s Venice Biennale.



La Lune Nouvelle

E3 Ein eindringliches Solo
erzahlt Herkunftsgeschichte:
Zwischen indischer Mutter und
einem Vater aus Guadeloupe
erzahlt die Tochter koloniale
Vergangenheit.

T

3 In Mutikkappatata setzt sich die
Schauspielerin Nathalie Vairac mit
Geschichte auseinander, deren
Hinterlassenschaft scheinbar endlos
nachwirkt. Ihre Soloarbeit geht von der
eigenen Biografie aus: Geborenin
Bordeaux als Tochter einer indischen
Mutter und eines Vaters aus
Guadeloupe, stoBt ihr Erzahlversuch
schnell auf koloniale Vergangenheit, die
Kérper, Sprachen und Bewegungen bis
heute formt. Kolonialgeschichte
erscheint hier nicht als historisches
Kapitel, sondern als leise, hartnackige
Dauerprasenz.

Das Stuick fragt in eindringlichem
Ton, mit Video und Bildern, wie Gewalt
weitergegeben wird, auch dort, wo
dies nicht offensichtlich passiert. Es
zeigt, wie sich koloniale Erfahrungen
in Familien fortsetzen, auch wenn
heute Kolonialismus offiziell nicht mehr
existiert. Als Schweigen, als Bruch, als
etwas standig Anwesendes. Erinne-
rung wird dabei nicht erzéhlt, sondern
schauspielerisch erfahrbar gemacht in

Atem, Stimme, Rhythmus und Stillstand.

E1 A penetrating solo about an
origin story. Between her
Indian mother and her father
from Guadeloupe, a daughter
talks about the colonial past.

Die entstehenden, sich Gberlagern-
den Bilder aus Video und Bewegung
sind fragil. Sie verweisen auf Territorien,
Durchquerungen und Verluste. Nathalie
Vairacs Kérper selbst wird zum sichtba-
ren Archiv, durchzogen von Geschich-
ten aus Indien, Vietnam, der Karibik,
Europa und Afrika. Mutikkappatata
fragt, was es heiBt, mit einer Geschichte
zu leben, die nie ganz die eigene war,
aber als eine eigene angenommen sein
muss, und wie sich ldentitat aus vielen
teils widersprichlichen Schichten zu-
sammensetzt.

Die Auffihrung verweigert klare
Antworten. Stattdessen 6ffnet sie einen
Raum, in dem persénliche Erinnerung
und politische Geschichte untrennbar
werden.

Nach vielen Jahren des Studiums
der Psychoanalyse und einer Aus-
bildung in therapeutischer Heilung
vermittelt Nathalie Vairac ihre Kunst mit
der Absicht, eine Spur beim Publikum
zu hinterlassen. Sie griindete die
Compagnie La Lune Nouvelle in Dakar.
Sie hat an bedeutenden Ausstellungen
teilgenommen. Vairac lebt und arbeitet
in Dakar, Senegal.

C

ela

E In Mutikkappatata, actor Nathalie
Vairac comes to grips with history, its
legacy endlessly lingering. Her solo
work originates in her own biography.
Bornin Bordeaux, the daughter of an
Indian mother and a father from
Guadeloupe, her attempt at narrative
comes right up against the colonial past
that still shapes bodies, languages, and
movements today. Colonial history
appears here not as an historical
chapter, but as a quiet, stubborn,
constant presence.

The piece is forceful in tone, ques-
tioning through video and images how
violence is perpetuated, even where it
is not obviously occurring. It shows how
colonial experiences are sustained in
families, even if colonialism no longer
officially exists today. As silence, as
rupture, as a persistent presence. Mem-
oryis not narrated here; it is experien-
tially rendered in breath, voice, rhythm,
and stillness.

The resultant superimpositions of
video and movement are fragile images.
They refer to territories, crossings, and
losses. Nathalie Vairac’s body itself
becomes a visible archive, traversed
by stories from India, Vietnam, the Car-
ibbean, Europe, and Africa. Mutikkap-
patata asks what it means to live with
a history that was never fully one’s own
but must be accepted as such, and how
identity is composed of many partly
contradictory layers.

This performance refuses clear
answers. Instead, it opens a space in
which personal memory and political
history become inseparable.

After many years of studying psy-
choanalysis and training in therapeutic
healing, Nathalie Vairac transmits her
art intending to leave her mark on the
audience. She founded the Compagnie
La Lune Nouvelle in Dakar. She has
participated in major exhibitions. Vairac
lives and works in Dakar, Senegal.
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Spinnbau Figurentheater

Mi 01.07.19:30 - 20:30
Do 02.07.20:30 - 21:30

EUROPAPREMIERE

Interdisziplinare Performance

In franzdsischer Sprache mit deutscher
und englischer Ubertitelung

Jeweils 30 Minuten vor
Vorstellungsbeginn findet eine
Stlickeinfihrung im Festivalzentrum im
Spinnbaugarten statt. Bei schlechtem
Wetter im Foyer des Figurentheaters im
Spinnbau.

Am 02.07.2026 findet im Anschluss an
die Vorstellung ein Nachgesprach im
Figurentheater im Spinnbau statt.

20€
35 % ErmaBigung mit Festivalpass,
weitere ErmaBigungen auf Seite 62

Von und mit
Nathalie Vairac

Video
Tiziana Manfredi

Regie
Jean Pierre Nepost

Unterstiitzt durch
RAW Material Company, O.S.IW.A,
Institut italien Sénégal, Trust Africa
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2030 1[4+ 5
Spinnbau Ostfliigel

Do 02.07.19:00 - 20:00
Fr 03.07.21:00 -22:00

DEUTSCHLANDPREMIERE

Szenische Lesung

In russischer Sprache mit deutscher
und englischer Ubertitelung

Jeweils 30 Minuten vor
Vorstellungsbeginn findet eine
Stlckeinfihrung im Festivalzentrum im
Spinnbaugarten statt. Bei schlechtem
Wetter im Foyer des Ostflligelsim
Spinnbau.

Am 02.07.2026 findet im Anschluss an
die Vorstellung ein Nachgesprach im
Ostfliigel im Spinnbau statt.

10€
35 % ErmaBigung mit Festivalpass,
weitere ErmaBigungen auf Seite 62

Mit

Anna Breekkan, Evgeny Goman,
Georgii Chentemirov, Irina lvanova
und weitere

Regie
Evgeny Goman

Licht, Ton
Aleksei Tsalko

Unterstiitzt durch
Pikene pa Broen
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Evgeny Goman

E3 Eindringliche Stimmen
nordeuropaischer indigener
Menschen: Dokumentar-
material aus Russland Uber
das heutige Leben der Samen.

1HY
IV

3 Als vor 200 Jahren Grenzen
zwischen Russland, dem dazugehori-
gen GroBfurstentum Finnland und
Norwegen gezogen wurden, durch-
schnitten diese das Siedlungsgebiet
der Skoltsami, einer Volksgruppe der
Samen, welche im hohen Nordosten
Europas lebt. Das Gesamtsiedlungsge-
biet der indigenen Bewohner:innen des
europaischen Nordens heiBt Sapmi. Die
Samen waren gezwungen, sich zu
entscheiden, in welchem der neuen
Nationalstaaten sie verbleiben sollten.
Seit 1826 leben die Samen auf der
russischen Seite hinter der Grenze
anders als die Samen ,auf der anderen
Seite". Die Aufteilung der Samen auf
national bestimmte Territorien und der
Versuch, sie zu assimilieren, gehéren zu
einer der historisch-zivilisatorischen
Katastrophen européaischer Koloniali-
sierungs- und Nationalitatenpolitik.

Nach dem umfassenden Einmarsch
Russlands in die Ukraine ist der Kontakt
zwischen den Samen auf norwegischer,
schwedischer und finnischer Seite und
den Samen auf russischer Seite fast
vollstandig abgebrochen.

TIRRV. DIVIDED - basierend auf
dem gleichnamigen Theaterstlck —
bringt personliche und zutiefst bewe-
gende Geschichten, die bisher unbe-
kannt waren, zu Gehor. Aus 25 Stunden
Audiomaterial und 200 Seiten gesam-
melter Texte entstanden authentische
Monologe von Samen im Alter von 6
bis 90 Jahren, die auf der russischen
Seite von Sapmileben. Das Stlick
wurde 2019 vom Arktischen Theater in
Murmansk erarbeitet und uraufgefiihrt.
Das Original-Dokumentartheaters-
tick ,Tirrv* (was in der Sprache der
Kola-Samen ,Hallo" bedeutet) basiert
auf Interviews, die 2018 von flinfzehn
Theaterschaffenden mit Samen im
Ort Lovozero in der Region Murmansk
geflhrt wurden. Einheimische Samen
bezeichneten das Stiick als eine der
wichtigsten Theaterproduktionen Giber
indigene Volker.

Wie die russischen Samen kén-
nen auch die Schauspieler:innen der
Uraufflihrungsproduktion die Grenze
nicht mehr tiberqueren. Der Autor
und Regisseur des Sticks, Evgeny
Goman, verlieB Russland und lebt nun
im norwegischen Kirkenes.. Dort ist er
Teil von Pikene pa Broen, einer Gruppe
von Kurator:innen, die interdisziplinar
arbeitet. TIRRV. DIVIDED wird von
russischsprachigen Schauspieler:innen
aus dem norwegischen Kirkenes als
szenische Lesung prasentiert.

1 Powerful voices of
Northern Europe’s Indigenous
peoples: documentary mate-
rial from Russia about the lives
of the Sami today.

E1 Two hundred years ago, borders
were drawn between Russia, the Grand
Duchy of Finland, which belonged to
Russia at the time, and Norway. This
resulted in the division of the Skolt Sami
Settlement Area, inhabited by the Sami
in the far northeast of Europe. The
entire settlement area of these indige-
nous peoples of northern Europe is
called Sapmi. The Sami were forced to
choose one of the new nation states
where they would remain living in. Since
1826, the Sami who reside on the
Russian side of the border have lived
differently from the Sami ‘on the other
side’. The division of the Sami into
nationally defined territories and the
attempt to assimilate them are among
the historical-civilisational catastro-
phes of European colonisation and
nationality policy.

Following Russia’s full-scale inva-
sion of Ukraine, contact between the
Sami residing on the Norwegian, Swed-
ish, and Finnish side and the Sami on
the Russian side has almost completely
broken down.

TIRRV. DIVIDED - based on the
play of the same name - presents
personal and deeply moving stories
that were previously unknown. 25 hours
of audio material and 200 pages of
collected texts gave rise to authentic
monologues by Samiindividuals aged
6 to 90 who live on the Russian side of
Séapmi. The play was developed and
premiered in 2019 by the Arctic Theater
in Murmansk. The original documentary
theatre play Tirvv (which means ‘hello’
in the Kola Sami language) is based on
interviews with the Sami conducted in
2018 by fifteen theater professionals in
Lovozero in the Murmansk region. Local
Sami people described the play as
being one of the most important theatre
productions about indigenous peoples.

Like the Russian Sami the actors
who appeared in the premiere pro-
duction are no longer able to cross the
border. The play’s author and director,
Evgeny Goman, left Russia and now
lives in Kirkenes, where he is part of
Pikene pa Broen, a group of interdis-
ciplinary curators. TIRRV. DIVIDED is
performed by Russian-speaking actors
from Kirkenes in Norway.
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Kooperation / Cooperation

Kunstfestival BEGEHUNGEN

E3 Vom 19. Juni bis zum 5. Juli
wird das renommierte
Kunstfestival BEGEHUNGEN
im derzeit ungenutzten
Chemnitzer Schauspielhaus
stattfinden. Jedes Jahr nutzt
das Festival andere,
leerstehende Orte fur Kunst.
Das Schauspielhaus kann seit
2022 wegen baulicher Mangel
nicht mehr als Theater
genutzt werden. Anlass der
Kooperation der beiden
Festivals THEATER DER
WELT und BEGEHUNGEN
ist die Korrespondenz
zwischen bildender und
darstellender Kunst.

Als historischer Ort der Inszenie-
rung verweist das Theater unmittelbar
auf die Mechanismen von Herstellung
und Vermittlung von Wirklichkeit. Im
Kontext digitaler Medien, KI-gestutzter
Bildgenerierung und beschleunigter
Offentlichkeiten I6sen sich die Gren-
zen zwischen Realitat und Simulation
zunehmend auf. In diesem Spannungs-
feld geraten demokratische Aushand-
lungsprozesse unter Druck, wahrend
autoritare und technokratische Herr-
schaftsmodelle an Einfluss gewinnen.
Das Kunstfestival Begehungen will die
ambivalenten Inszenierungsstrategien
von Wirklichkeit unter dem Titel-Thema
IN DER VORSTELLUNG mit den Mitteln
der Kunst reflektieren und einen Raum
fir mogliche Gegenentwiirfe 6ffnen.

In der Chemnitzer Politik und Zivil-
gesellschaft findet aktuell eine leb-
hafte Debatte zu Fir und Wider von
Sanierung des Schauspielhauses oder
Errichtung eines Neubaus statt. Diese
Debatte wird um das konkrete Objekt
geflhrt, und steht stellvertretend flr
Diskurse Giber den Wert von Kultur und
den Umgang mit dem Bauerbe der DDR
allgemein.

Gezeigt werden 20 bis 25 Werke
internationaler zeitgendssischer Kiinst-
ler:innen, erganzt durch ein Festival-
programm mit Konzerten, Lesungen,
Vortragen und Performances.

Die Ausstellungseroéffnung findet
am 19. Juni um 19 Uhr statt. Danach ist
sie bis zum 05. Juli taglich von 12:00 -
20:00 geoffnet.

E1 From June 19 to July 5,

the renowned art festival
BEGEHUNGEN will take
place in the Chemnitz
Schauspielhaus theatre,
which would otherwise
remain unused. Every year,
the festival utilises different
vacated locations for art. Due
to structural deficiencies, the
theatre has been unusable
since 2022. The collaboration
between THEATER DER
WELT and BEGEHUNGEN

is based on the correlation
between visual and
performing arts.

As a historical venue for staging
performances, the theatre directly
recalls the mechanisms involved in
the production and communication
of reality. In the context of digital
media, Al-supported image genera-
tion, and accelerated public spheres,
the boundaries between reality and
simulation are increasingly dissolving.
Within this realm of friction, democrat-
ic negotiation processes are coming
under pressure, while authoritarian and
technocratic models of governance are
gaining influence. With the title IN DER
VORSTELLUNG (In the Performance),
the Begehungen art festival aims to
provide not only reflections upon the
ambivalent strategies of performing
reality through the medium of art, but a
space for possible counter-concepts
as well.

In Chemnitz a lively debate is cur-
rently underway in the political arena
and civil society about the pros and
cons of either renovating the theatre
or constructing a new building. Though
the debate is centred around this spe-
cific building, it is representative of dis-
course concerning the value of culture
as well as the architectural heritage of
the GDRin general.

20 to 25 works by international con-
temporary artists are to be displayed,
in dialogue with a festival programme
featuring concerts, readings, lectures,
and performances.

The exhibition opens on June 19 at
7 p.m. It will then be open daily from 12
to 8 p.m. through July 5.

Schauspielhaus Chemnitz

Fr19.06.19:00

Ausstellungserdffnung

Sa 20.06. - So 05.07.
12:00-20:00

Ausstellung

L)

Mgy

+ Uilige
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Festivalzentrum
Spinnbaugarten
Ab 16:00

In a Strange Place
Spinnbau Halle@2
16:00 - 22:00

gl byuiinll
Al-Sirah

Al-Hilaliyyah

Das Banu Hilal Epos
Spinnbau GroBe Biithne
19:00-22:00

Parole d‘eau

Water Words

Spinnbau Figurentheater
10:00-10:55
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Festivalzentrum algll 8l
Spinnbaugarten Al-Sirah
Ab16:00 Al-Hilaliyyah

Das Bani Hilal Epos
In a Strange Place Spinnbau GroBe Biihne
Spinnbau Hallg2 20:00-23:00
16:00 -22:00

Los bienes visibles
Spinnbau Halle 5
18:00 -19:20

Nkoli: A Fierce
& Fabulous Life
Opernhaus
19:30 - 21:50

Festivalzentrum
Spinnbaugarten
Ab 16:00

Mezok
Spinnbau GroBe Bithne
19:00 -20:30

Nigamon/Tunai
Opernhaus.auf der Buhne
19:30 - 21:10

The Shadows
Spinnbau Halle 5
21:00-22:40

Festivalzentrum
Spinnbaugarten
Ab 16:00

In a Strange Place
Spinnbau Halle 2
16:00 - 22:00

Los bienes visibles
Spinnbau Halle 5
19:00 - 20:20

Nkoli: A Fierce
& Fabulous Life
Opernhaus
19:30 - 21:50

BLUR

Spinnbau Halle 2
15:00 -15:45
16:00 -16:45
17:00-17:45
19:00-19:45
20:00-20:45
21:00-21:45

Festivalzentrum
Spinnbaugarten

Ab16:00

Nigamon/Tunai

Opernhaus auf der Bihne

18:00 -19:40

The Shadows
Spinnbau Halle 5
19:00 - 20:40

Mutikkappatata
Spinnbau Figurentheater
19:30-20:30

Mezok
Spinnbau GroBe Blihne
21:00-22:30

Paper Planet
Hartmannfabrik
09:30-10:30
11:00-12:00
14:00 -16:00

Eroffnung &

Split Tooth: Saputjiji
Opernhaus

18:30 -20:45

Festivalzentrum
Spinnbaugarten
Ab 16:00

In a Strange Place
Spinnbau Halle 2
16:00 - 22:00

Go Back to Where You
Came From

Spinnbau Figdrentheater
19:00 -20:30

DI/Strauss technique
Atomino
21:15-22:35

BLUR

Spinnbau Halle 2
15:00 -15:45
16:00 -16:45
17:00-17:45
19:00-19:45
20:00-20:45
21:00-21:45

Festivalzentrum
Spinnbaugarten
Ab 16:00

TIRRV. DIVIDED
Spinnbau Ostfllgel
19:00 -20:00
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Except That You Cannot
See Me

Opernhaus Ballettsaal
20:00-21:00

appataita
u Figurentheater
21:30

Paper Planet Stream of Memory

Hartmannfabrik Opernhaus
09:30-10:30 19:30 - 20:30
11:00-12:00

14:00 -16:00 Kafka‘s Ape

stflligel
Festivalzentru

Spinnbaugar
Ab16:00

In a Strange Pla
Spinnbau Halle 2

16:00 -22:00
FAMILY TRIANGLE
Spinnbau GroBe Blihne
19:00 - 20:10
Festivalzentrum MEMORY DISTORTION.
Spinnbaugarten MIXTAPE
Ab16:00 Spinnbau Halle 5
19:30 - 21:10

In a Strange Pla
Spinnbau H
16:00 - 22:

Go Back to Wher
Came From
Spinnbau Fi

21:30-23:30

DI/Strauss technique
Atomino
19:00 - 20:20

BLUR

Spinnbau Halle 2
15:00 - 15:45
16:00-16:45
17:00-17:45
19:00-19:45
20:00-20:45
21:00 -21:45

La Grande Ourse
Spinnbau GroBe Blihne
19:00-20:20

Festivalzentrum
Spinnbaugarten
Ab16:00

Except That You Cannot
See Me

Opernhaus Ballettsaal
18:00 -19:00

# & Luftmasse
Spinnbau Halle 5
18:30 - 20:30

Paper Planet
Hartmannfabrik
10:00 - 12:00
14:00 -16:00
FAMILY TRIANGLE
Spin oBe Blhne

Festivalzent

Spinnbau
Ab16:00

Stream of Me
Opernhaus
16:00 -17;

In a Strange Place
Spinnbau Halle 2
16:00 -22:00

Kafka‘s Ape
Spinnbau Ostflligel
18:00-18:55

Festivalzentrum
Spinnbaugarten
Ab16:00

Dear Children,
Sincerely...

7 Decades of Sri Lanka
Spinnbau GroBe Blihne
19:00 - 20:50

In a Strange Plac
Spinnbau Hal
16:00 - 22:

Before the Revoluti
Spinnbau Ostfll
18:00 -18:45,

AMADOKA
Opernhaus
18:00 - 21:30
BLUR Speak So | May See You
Spinnbau Halle 2 Spinnbau Figurentheater
15:00-15:45 18:00 -18:45
16:00 - 16:45
17:00-17:45 X Nukak
19:00-19:45 nhaus auf der Bilhne
20:00-20:45 -18:55
21:00-21:45 -20:25

-21:55
Festivalzentrum
Spinnbaugarten de Ourse
Ab 16:00 bau GroBe Blihne

19:00-20:20
LA BOULE BLEUE

Theaterplatz Shintai to Shinta

16:00 - 16:45 Bk 5i&
Hartmannfabrik

LOS JUEGOS x Oxymoron  20:00-20:45

An verschiedenen

Orten in der Stadt KUSTE

17:00-17:45 Spinnbau Halle 5
21:00-22:20

# & Luftmasse
Spinnbau Halle 5
20:00-22:00

Paper Planet
Hartmannfabrik
10:00 - 12:00
14:00 -16:00

Festivalzentru
Spinnbaugart
Ab16:00

In a Strange Plac
Spinnbau Halle
16:00 -22:00

Antuco
Spinnbau Figurentheater
18:00-18:55

Festivalzentrum
Spinnbaugarten
Ab16:00

Parole d‘eau

Water Wor
Spinnbau the
16:00 - 16:
AMADOKA
Opernhaus

18:00 - 21;

Before the Revolution

Spinnbau Ostflligel

20:00-20:45

BLUR LOS JUEGOS x Oxymoron
Spinnbau Halle 2 An verschiedenen
15:00-15:45 Ortenin der Stadt

16:00 - 16:45 17:00 - 17:45

17:00 - 17:45

19:00 -19:45 So 1 May See You
20:00-20:45 Spinnbau Figurentheater

21:00-21:45 -18:45
Festivalzentrum Nukak
Spinnbaugarten aus auf der Bilhne
Ab16:00 -18:55
19:30-20:25
LA BOULE BLEUE 21:00-21:55
Theaterplatz
16:00-16:45 KUSTE
Spinnbau Halle 5
19:30-20:50
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E3 Aya Nabulsiist Theaterproduzentin
und Programmentwicklerin mit umfas-
sender Expertise in der Kunst- und
Kulturlandschaft des Nahen Ostens
und Nordafrikas. Derzeit arbeitet sie als
Theaterproduzentin und Programment-
wicklerin bei Ithra in Saudi-Arabien.

Weitere Informationen:
theaterderwelt.de/ueber-uns

E1 Aya Nabulsiis a theatre producer
and programmer with extensive
expertise in the arts and cultural
landscape of the Middle East and North
Africa. She currently works as a theatre
creative producer and programmer at
Ithra in Saudi Arabia.

Further information:
theaterderwelt.de/ueber-uns
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Kuratorin/Curator

Aya Nabulsi

E3 Das Theater ist ein Fenster zum
Leben und, in seinen besten Momenten,
ein Akt der Liebe. Ein Raum, der
Komplexitat zulasst, statt zu vereinfa-
chen, wo das Zuhoren zu einer Form
von Fursorge wird.

In einer Zeit weltweiter Krisen erflllt
mich die Arbeit im Kurator:innenteam
mit Hoffnung und Licht. Wir sind in
verschiedenen geografischen, sprach-
lichen und kiinstlerischen Kontexten
beheimatet und doch treffen wir uns
in einem Punkt: im Glauben an das
Theater als einen Ort des Zuhérens,
der Empathie und der gemeinsamen
Vorstellungskraft. Jene Unterschiede
trennen uns nicht, sondern pragen die
Art, wie wir ein und dieselbe mensch-
liche Geschichte erzahlen.

Als arabische Programmkuratorin
in diesem internationalen Team mdchte
ich Stimmen, die oft Gberhort, missver-
standen und verkirzt wiedergegeben
werden, fiir einen breiteren Austausch
offnen. Die Arbeiten arabischer Kiinst-
ler:innen in diesem Rahmen zu prasen-
tieren, ist spannend und bestarkend
zugleich — eine Erinnerung daran, dass
uns trotz vielfaltiger Biografien und Le-
benswirklichkeiten Gemeinsamkeiten
wie Unterschiede verbinden.

Die Arbeiten, die ich ausgewahlt
habe, erkunden vielfaltige Lebenswege:
Historisches und Gedanken zum The-
ma Freiheit, Momente von Verlust und
Verunsicherung sowie Wege, die sich

allméahlich der Klarheit und Wahrheit
annahern. Sie bieten keine einfachen
Lésungen, 6ffnen jedoch Raume flr An-
erkennung, Fragen und Verbindung.

In diesem Sinne ist meine Arbeit
mit Theater der Welt nicht vom Leben
getrennt. Sie ist Teil eines Prozesses, in
dem ich lerne, das Leben ehrlicher zu
betrachten und genauer hinzuhéren,
was es von uns verlangt.

El Theatre is awindow onto life and, at
its best, an act of love. A space where
complexity is allowed to exist without
being reduced, and where listening
becomes a form of care.

Being part of this curatorial group
has brought light and hope to me during
heavy times in the world. We come
from different geographies, languages,
and artistic traditions, yet we meet at
the same point: a belief in theatre as
a space for listening, empathy, and
shared imagination. Our differences do
not divide us; they shape how we tell
the same human story.

As the Arabic programmer within
thisinternational group, | see my role as
bringing voices that are often unheard,
misunderstood, or simplified into a
wider conversation. Sharing the work of
artists from the Arab world in this con-
text has been both exciting and deeply
affirming, a reminder that we are as
similar as we are different, even when
our histories and realities are not.

The works | curated explore
multiple journeys of life: from history to
reflections on freedom, from moments
of loss and uncertainty to paths that
move slowly toward clarity and truth.
They do not offer easy answers, but
spaces for recognition, questioning,
and connection.

In this sense, my work with Theater
der Welt is not separate from life itself,
but part of learning how to observe it
more honestly, and how to listen more
carefully to what it asks of us.
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Jeong Seyoung

E1 Theater als Experiment
zu Raum und Zeit: unsicht-
bare und gleichzeitig
sichtbare Kdérper in Betten.
Verbluffendes Spiel mit Wirk-
lichkeit und Unwirklichkeit.

Cannot See M

E3 Einleeres Krankenhausbett steht
auf der Blihne. In den fast leeren Raum
ragt eine TUr. Seltsame Dinge gesche-
hen. Wird die Tur sich jemals 6ffnen,
liegt etwa jemand in dem Bett, ohne
gesehen zu werden? Offensichtlich
passiert nichts, doch standig andert
sich die Atmosphare im Raum. Das Bett
regt sich, es hebt sich und senkt sich.
Es kippt, als folge es dem Gewicht
eines sich darin bewegenden Men-
schen. Eine Stimme schaltet sich ein
und beschreibt den Zustand eines
unsichtbaren Kérpers. Seine Lage,
seine Bewegungen, sein Atmen.
Spannung liegt in der Luft, von Neugier
getrieben. Sténdig passiert etwas.

Die vom Autor und Regisseur
Jeong Seyoung in Stidkorea entwi-
ckelte, ebenso spannende wie heitere
Theateranordnung fuBt auf direkten
Erfahrungen aus einem gesellschaft-
lichen Umfeld, in dem medizinische Ins-
titutionen, Pflege, Kontrolle und soziale
Ordnung eng miteinander verwoben
sind. Seyoungs Arbeiten gehen immer
von bekannten Alltagssituationen aus
und entdecken hinter dem Gewohnli-
chen spektakular Ungesehenes.

Und wie der Titel ,AuBer, dass du
mich nicht sehen kannst® verspricht,
gibt es eine Form von Theater zu er-
leben, die bewusst mit den Formen des
Theaters spielt. Mit dem, was sichtbar
ist, mit dem, was erzahlt wird, woran
erinnert wird und vor allem damit,
welche Vorstellungskraft das Publikum
entwickelt. Es ist eine Einladung an alle
Zuschauer:innen, die eigene Wahrneh-
mung zu testen, die Aufmerksamkeit zu
Uberprifen und Vorstellungskraft als
Quintessenz des Theaters zu erleben.

Das Multitalent Seyoung spielt in
seinen auBergewdhnlichen Arbeiten auf
der gesamten Klaviatur des Theaters,
von Szenografie Uber Choreografie
bis hin zu Licht — seine Inszenierungen
Uberraschen bewusst mit dem Durch-
brechen bekannter Sehgewohnheiten.

E1 Theatre as an experiment
in space and time. Invisible,
yet visible bodies in beds.
An amazing play on reality
and unreality.

Except Tt Yow

E1 Anunoccupied hospital bed stands
onstage. A door protrudes into the
nearly empty room. Strange things
come to pass. Will the door ever open?
Is there someone lying in the bed,
unseen? Nothing evidently happens,
but the atmosphere in the room s
constantly in flux. The bed moves; it
rises and falls. It tilts as if responding to
the weight of a person moving uponiit. A
voice flickers to life and describes the
condition of aninvisible body. Its
position, its movements, its breathing.
Tension hangs in the air, driven by
curiosity. There is something constantly
happening.

Developed in South Korea by author
and director Jeong Seyoung, this both
thrilling and cheerful theatrical arrange-
ment is based on direct experiences
from a social environment in which
medical institutions, care, control, and
social order are closely intertwined.
Seyoung’s works always take as their
point of departure familiar, day-to-day
situations, and reveal the unseen spec-
tacular behind the ordinary.

And as the title, Except That You
Cannot See Me promises, there exists
a form of experiential theatre that
deliberately plays with theatre forms:
with what is visible, what is told, what
is remembered and, first and foremost,
with the imaginative power that the
audience develops. Itis an invitation
to all viewers to test their own percep-
tion, to examine their attention, and to
experience imaginative power as the
quintessence of theatre.

In the extraordinary works of this
multi-talented theatre practitioner,
Seyoung plays the entire keyboard of
theatre, from scenography and chore-
ography to lightning — his productions
deliberately surprise by breaking with
familiar perceptive habits.
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18 19 20 21
22 23 24 25 26 27 28

203 1P+ s

Opernhaus Ballettsaal

Do 02.07.20:00 - 21:00
Fr 03.07.18:00 -19:00

EUROPAPREMIERE

Installative Performance

In koreanischer und deutscher
Sprache mit deutscher und englischer
Ubertitelung

Jeweils 30 Minuten vor
Vorstellungsbeginn findet eine
Stlickeinfihrung im Foyer des
Opernhauses statt.

Am 02.07.2026 findet im Anschluss an
die Vorstellung ein Nachgesprach im
Foyer des Opernhauses statt.

20€
35 % ErmaBigung mit Festivalpass,
weitere ErmaBigungen auf Seite 62

Mit
Jongyeol Lee, Dohyeon Yoo,
Chae-ri Won

Konzept, Kreation, Regie
Jeong Seyoung

Komposition, Co-Regie
Jaemin Lee

Technische Direktion
Seohyo Hong

Producer
Yoonhyung Kim

Produktion
National Theater Company of Korea
(New Play Development Div.)
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Compagnie La Nuit te soupire / Anthony Thibault

& A trifle turns awoman into
a strong bear. A play about

E3 Eine Nichtigkeit macht eine
Frau zur starken Barin. Ein

18 19 20 21

22 23 24 25 26 27 28

=0 1 2 s Schauspielum Wut, als Selbst- anger as self-empowerment
Spinnbau GroBe Biihne ermachtigung gegen Kontrolle against control and institu-
Fr 03.07. + Sa 04.07. und institutionelle Gewalt. tional violence.
19:00-20:20

"ANAG

’X

DEUTSCHLANDPREMIERE

Sprechtheater

In franzdsischer Sprache mit deutscher

und englischer Ubertitelung

Jeweils 30 Minuten vor
Vorstellungsbeginn findet eine
Stlckeinfihrung im Festivalzentrum im
Spinnbaugarten statt. Bei schlechtem
Wetter im Foyer der GroBen Blihne im
Spinnbau.

Am 03.07.2026 findet im Anschluss an
die Vorstellung ein Nachgespréach auf
der GroBen Blihne im Spinnbau statt.

18-30€
35 % ErmaBigung mit Festivalpass,
weitere ErmaBigungen auf Seite 62

Mit

Armelle Abibou, Prescillia Amany
Kouamé, Hovnatan Avedikian, Maika
Louakairim, Marcel Mankita, Adrien
Michaux, Aho Ssan.

Text
Penda Diouf

Regie
Anthony Thibault

Musik
Aho Ssan

Voicecover
Fatima Aibout

Bihne
Salma Bordes

Kostiim
Marguerite Lantz

Lichtdesign
Pierre Langlois

Produktion
Compagnie La Nuit te soupire

Koproduktion

Les Francophonies —des écritures ala
scene, laMC93 — Maison de la Culture
de Seine-Saint-Denis, Le Méta CDN de
Poitiers, le TAP — scéne nationale de
Poitiers, les 3T — scéne conventionnée
de Chatellerault et 'TOARA

Unterstiitzt durch

DRAC Nouvelle-Aquitaine, E.C.ART
Pomaret, SPEDIDAM, Scene
nationale d’Aubusson, Scenes de
territoire / Scene Conventionnée
d’Intérét National — Agglo2b, Théatre
de 'Aquarium, Scéne nationale de
'Essonne
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E3 Eine Frau wirft ein Bonbonpapier
auf den Boden. Das reicht. Eine
Polizeikontrolle, eine Festnahme, eine
Nacht in Gewahrsam. Der Vorwurf ist
banal, die Konsequenz nicht. Ihr Kérper
wird fixiert, befragt, reduziert. Ordnung
wird durchgesetzt. La Grande Ourse,
deutsch ,Die GroBe Barin“, beginnt dort,
wo staatliche Macht alltaglich wird.

Die Autorin Penda Diouf hat ihre
Wurzelnim Senegal und in der Elfen-
beinklste. In Frankreich lebend,
schreibt sie keine Metapher fir Gewalt,
sie beschreibt deren Mechanismen:
Uberwachung, Disziplinierung, Be-
schamung, vollzogen an einer Frau.

Sie wird beobachtet und bewertet. Der
dichte Text lasst keine Distanz zu, er
bleibt nah am Koérper, an der Stimme.
Dioufs Schreiben setzt dort an, wo
Sprache oft versagt: bei Scham, Wut,
Kontrollverlust. Im Stlick beginnt die
Frau zu héren, was unter der Ober-
flache liegt. Der Kérper verandert sich.
Die Wut nimmt Gestalt an. Die Frau wird
zur groBen Barin.

Penda Diouf ist eine der eindring-
lichsten Stimmen der jungen Dramatik
aus Frankreich. In ihrem Stlick verbin-
det sie politische Gegenwart mit mythi-
schem Denken. Polizeigewalt, Uberwa-
chung, institutioneller Rassismus und
Misogynie sind keine abstrakten Begrif-
fe, sondern konkrete Erfahrungen eines
Kérpers, der gedemutigt wird.

Dioufs literarische Wut wirkt hier
nicht zerstoérerisch, sondern produk-
tiv. Sie ist Energie, Orientierung und
Schutz. Frankreich verflgt tiber eines
der prasentesten Polizeisysteme
Europas. Zugleich sind Debatten Gber
Polizeigewalt, institutionellen Rassis-
mus und staatliche Kontrolle seit Jah-
ren zentraler Bestandteil 6ffentlicher
Auseinandersetzungen.

Inszeniert von Anthony Thibault ent-
faltet sich der Text in einem reduzier-

0'1114: 3

ten Raum, tritt vom Alltag Gber in eine
marchenartige Erzahlung. In ihr wird die
Frau stets begleitet von einem Griot,
dem westafrikanischen Ubermittler von
schlechten Nachrichten, der das, was
geschieht, kommentiert.

Thibault und Diouf griindeten in
Frankreich das Label ,Jeunes textes
en liberté®, unter dem zeitgendssische
Theatertexte geférdert werden. Sie
setzen sich fiir Diversitat und Paritat im
Theater ein.

E1 A woman throws a sweet wrapper
on the floor. That's enough: a police
check, an arrest, a night in custody. The
accusationis trivial, the consequences
are not. Her body is restrained, ques-
tioned, reduced. Order is enforced. La
Grande Qurse, in English ‘The Great
Bear’, begins where state power
becomes an everyday occurrence.

The author Penda Diouf has her
roots in Senegal and lvory Coast.

Now living in France, she does not
write metaphors for violence; she
describes its mechanisms — surveil-
lance, discipline, shaming, carried out
onawoman. She is observed and evalu-
ated. The dense text allows no
distance; it remains close to the body,
to the voice. Diouf’s writing begins
where language often fails: with shame,
anger, loss of control. In the play, the
woman begins to hear what lies be-
neath the surface. Her body changes.
Her anger takes shape. The woman
becomes the Great Bear.

Penda Diouf is one of the most
powerful voices among young French
drama practitioners. In her play, she
combines contemporary politics with
mythical thinking. Police violence,
surveillance, institutional racism, and
misogyny are not abstract concepts,
but rather concrete experiences of a
body subjected to humiliation.

Diouf's literary anger is not
destructive here; it is productive. It
is energy, orientation, protection.
France has one of the most present
police systems in Europe. At the same
time, debates about police violence,
institutional racism, and state control
have made up a central part of public
discourse for years.

Directed by Anthony Thibault, the
text unfolds in a reduced space, moving
from daily reality into a fairy-tale-like
narrative: the woman is constantly ac-
companied by a griot, the West African
harbinger of bad news, who comments
upon what is taking place.

Thibault and Diouf founded the label
Jeunes textes enliberté’ in France,
which promotes contemporary theatre
texts. They are committed to diversity
and parity in theatre.



Yoko Ando

E3 Kérper begegnen Korpern.
Bewegung wird zu Tanz:

Eine choreografische
Untersuchung von Nahe,
Gemeinschaft und
Transformation.

JELMNE
NNtk

E3 ,Von Kdrper zu Korper*ist die
Ubersetzung des Titels dieser Tanzpro-
duktion. Erarbeitet wird sie von der
japanischen Choreografin Yoko Ando
aus Yokohama, gemeinsam mit der
Gruppe Tanzende Nachbarn aus
Chemnitz. Diese Initiative, entstandenim
Zuge des europaischen Kulturhaupt-
stadtjahres 2025, vereint Menschen
unterschiedlicher Altersgruppen und
Historien bei gemeinsamem Tanz. Von
Beginn an férdert das Projekt den
interkulturellen und intergenerationellen
Austausch. Als Teil dieses Dialogs wurde
eine Zusammenarbeit mit dem Senio-
rentanzprogramm ,Challenge of the
Silver” in Kanagawa entwickelt, das von
der Kanagawa Arts Foundation geplant
und produziert wird. In diesem Zusam-
menhang treten Tanzer:innen aus Japan
in der Performance auf und starken so
den kiinstlerischen Austausch zwischen
Chemnitz und Kanagawa.

Im Stiick stehen die Menschen zu-
sammen auf einer Blihne. |hre Korper
tragen verschiedene Geschichten,
Rhythmen, Erfahrungen und bewegen
sich doch im selben Raum, zur selben
Zeit. Was daraus entsteht, ist kein Ab-
bild von Alltag, sondern eine préazise
choreografische Begegnung unter-
schiedlicher Identitaten.

E1 Bodies encountering
bodies. Movement becomes
dance. A choreographic
investigation into closeness,
community, and
transformation.

Yoko Ando, selbst auch Tanzerin,
entwickelt mit den Tanzenden Nach-
barn ein konzentriertes choreografi-
sches Geflige, das Nahe, Aufmerk-
samkeit und kérperliche Differenz
nicht erklart, sondern sichtbar macht.
Zu erlebenist eine Abfolge von Be-
wegungen, Blicken und rdumlichen
Konstellationen. Kérper bewegen sich
nebeneinander, I6sen sich voneinander,
finden temporare Allianzen. Mal steht
das Kollektivim Vordergrund, mal ein
einzelner Korper, der aus der Gruppe
hervortritt. Alter wird dabei nicht the-
matisiert, sondern verkorpert. Die Nahe
entsteht nicht durch Gleichheit, son-
dern durch Aufmerksamkeit. Bewegung
wird zu einer Form des gegenseitigen
Zuhorens.

Die Produktion st ein kinstleri-
scher Héhepunkt im Schaffen der
Tanzenden Nachbarn. Seit drei Jahren
trainieren und proben sie regelmaBig
gemeinsam. Diese Zeit wird splrbar:im
Vertrauen zwischen den Tanzer:innen
und der Choreografin, in der Ruhe der
Bewegungen, in der Genauigkeit von
Ubergéngen. Die Choreografie erklart
nichts. Sie 6ffnet einen Raum, in dem
Verschiedenheit koexistieren und ge-
feiert werden kann.

= {5 -
- |ZI3

E1 From ‘Body to Body’ is the translat-
ed title of this dance production, which
was developed by Japanese choreog-
rapher Yoko Ando from Yokohama,
together with the group Tanzende
Nachbarn (Dancing Neighbours) from
Chemnitz. This initiative, which arose
over the course of the European Capital
of Culture 2025, joins people of
different ages and backgrounds to
dance together. Since its beginning,
the project has fostered intercultural
and intergenerational exchange. As
part of this ongoing dialogue, Dancing
Neighbours has developed a collabora-
tion with the senior dance program
‘Challenge of the Silver’ in Kanagawa,
which is planned and produced by the
Kanagawa Arts Foundation. Dancers
from Japan will also participate in this
performance, further strengthening the
artistic exchange between Chemnitz
and Kanagawa.

In the piece, people stand together
onstage. Their bodies carry different
stories, rhythms, and experiences, yet
they move within the same space at the
same time. The resultis not areflection
of our daily reality, but rather a precisely
choreographed encounter between
different identities.

Yoko Ando, who is also a dancer,
has developed a charged choreo-
graphic structure alongside Tanzende
Nachbarn: it does not explain close-
ness, attention, or physical differences
—it makes them visible. What arises is
a sequence of movements, glimpses,
and spatial constellations. Bodies move
side by side, separate from one another,
and form temporary alliances. Some-
times the collective is in the foreground;
at other times a single body emerges
from the group. Age is not thematised,
but embodied. Proximity emanates not
through equality, but through attention.
Movement becomes a form of mutual
listening.

The production is an artistic high-
lightin Tanzende Nachbarn’s body of
work. They have trained and rehearsed
with Yoko Ando for three years, and
this time together is palpable — in the
trust between the dancers and the
choreographer, in the serenity of the
movements, in the precision of the
transitions. The choreography explains
nothing. It opens up a space in which
diversity can coexist and be celebrated.
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Hartmannfabrik

Fr 03.07. + Sa 04.07.
20:00-20:45

URAUFFUHRUNG

Tanzperformance

Ohne gesprochenes Wort

Jeweils 15 Minuten vor
Vorstellungsbeginn gibt es ein
GruBwort der Festivalintendanz.

Fir Familien geeignet

Eintritt frei

Mit

Tanzende Nachbarn:

Sabine Ahrens, Nina Basaeva,

Ria Benz, Jutta Berger, Monika Bulla-
Mdiller, Nils Dittmar, Gabriele Einmahl,
Simone Fischer, Hannah Grosse,
Catrin Grlinberg, Karin HanBchen,
Andrea Horlbeck, Ines Jacob, Silvia
Kékert, Eike Krusche, Andrea Kiittner,
Irina Markov, Undine Meister, Albrecht
Meister, Janet Meusel, Monika Meyer,
Birgit Mittelstadter, Petra Muller, Ute
Orobko, Terry Pedersen-Pfeiffer,
Manuela Pioch, Beate Prahm, Annett
RaBmus, Christine Roscher, Sabine
Sachtleben, Andrea Sawertal, Natalja
Schreiber, Gerd Schumann, Sabine
Strauchmann, Anne Strauss, Alexandra
Takats, Heidrun Teucher, Angelika
Tittmann, Sabine Wagler, Petra Cornelia
Walter, Alexandra Weber, Cornelia
WeiB, Doris Wolf

Japanische Tanzer:innen:

Masato Imbe, Hiroaki Kawai, Kyoko
Kobayashi, Masako Sakamura, Toshio
Takahashi, Keiko Takahashi, Noriko
Tamotsu, Motoko Mizutani, Yaeko
Kamiya, Yuko Ohara, Yoko Ando,
Sonoko Hashimoto, Nami Kaigaishi,
Masaharu Honada, Isao Kanemaki,
Yuya Maruyama, Mina Suzuki

Regie, Choreografie, Projektleitung
»Challenge of the Silver*
Yoko Ando

Regieassistenz, Ubersetzung
Sonoko Hashimoto

Choreografieassistenz
Nami Kaigaishi

Choreografiedozent
Masaharu Honada, Yuya Maruyama

Film, Regieassistenz
Isao Kanemaki

Produktionsleitung
Yoshika Tsunaiguchi, Mai Yokoyama,
Michal Sandor, Alexandra Takats

Produktion
Kulturhauptstadt Europas Chemnitz
2025 gGmbH

Koproduktion
Kanagawa Arts Foundation

Unterstiitzt durch
EU-Japan Fest Japan Committee
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B3 Joshua Dalledonne ist Kurator,
Programmgestalter und Produzent

far Live-Performances in Calgary.

Als Associate Director Presenting

am Werklund Centre, dem gréBten
Zentrum flr darstellende Kinste im
Westen Kanadas, verantwortet er den
Préasentationsbereich. Darlber hinaus
berat er professionelle Kunstnetzwerke
und engagiert sich ehrenamtlich an der
Calgary Arts Academy als stellvertre-
tender Vorsitzender des Board of
Directors.

Weitere Informationen:
theaterderwelt.de/ueber-uns

E1 Joshua Dalledonne is a curator,
programmer and producer for live
performance in Calgary. He leads
presenting as Associate Director
Presenting for Werklund Centre,
western Canada’s largest performing
arts centre. His advises for professional
arts networks and volunteers his time
for Calgary Arts Academy as Vice-
Chair of the Board of Directors.

Further information:
theaterderwelt.de/ueber-uns
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Kurator/Curator

Joshua Dalledonne

E3 Unsere Fahigkeit, einander zu
verstehen und somit auch zusammen
zu leben, wurde und wird fortwahrend
auf immer neue Weise auf die Probe
gestellt. Da das Theater seinem Wesen
nach eine kollaborative Kunstform ist,
riicken die Arbeiten, fiir die ich mich fur
dieses Programm eingesetzt habe,
Zusammenarbeit direkt ins Zentrum
ihres Schaffens — eine eindringliche
Gegenposition zur Teilung. Diese
Arbeiten bringen Klnstler:innen tber
samtliche Grenzen hinweg zusammen.
Es sind zutiefst relational angelegte
Arbeiten, die ohne Gemeinschaft als ihr
Zentrum nicht denkbar waren.

Das fUhrt mich zur Idee einer Mitte
und zur wachsenden Bedeutung der
Spannungen und Chancen, die sie in
sich vereint. Die Mitte erschien mir
schonimmer als ein unbequemer
Ort. Esfehltihr an der Klarheit eines
Extrems, an zufriedenstellender Deut-
lichkeit; zudem kann man sie scheinbar
kaum irgendwo verorten. Die Mitte wird
von zwei Extremen zusammengehalten
(oder zusammengequetscht); sie ist
auch der Ort, an dem sich die meisten
von uns aufhalten: zerfasert, frustriert
und immer unbewohnbarer.

Diese Kinstler:innen halten einer
Welt der Extreme ihre Rituale und
Feste entgegen, in Raumen, die sie fur
ein Miteinander gestaltet haben —ein
wirkméachtiges Heilmittel, das uns den
Sinnen und dem elementaren Akt, einen
Raum zu teilen, wieder nédherbringt.
Ilhre Arbeiten offenbaren und halten die
wunderbare Spannung unserer Welt.
Sie laden uns ein, tief in den Kernihrer
Wahrheit vorzudringen, indem sie damit
spielen, wie wir Flrsorge und Zersto-
rung tUben, und indem sie Graben tber-
winden. Es liegt eine couragierte Weis-
heit darin, wie sie ihr kiinstlerisches
Schaffen auf einem Terrain ansiedeln,
das sich jeglichem Konsens entzieht.
Diese Arbeiten existieren mitten unter
uns. Sie I6sen weder Fragen noch Prob-
leme —und genau das ist der Punkt. Die
Wurzeln ihrer Schdépfungen wachsen
tief, breit und hoch. Von ihrer Anhdhe
aus eroffnet sich uns ein freier Blick, um
uns selbst zu verorten.

Wenn diese Klinstler:innen von
der Welt reden, sprechen sie tber die
Umwelt — daruiber, wie wir sie erschaf-
fen, ausnutzen, manipulieren, zerstoren,
reparieren und zu ihr zurtickkehren.
Dabei bildet unsere Beziehung zur
Umwelt — sowohl zur Natur als auch
zu unserem eigenen Korper (unsere
Ur-Umwelt) — die Plattform, auf der sie
mit unterschiedlichen Theaterformen
spielen. Sie spiegeln, was wir unserer
Umwelt abverlangen, verbiegen, erpro-
ben und erweitern dabei die Formspra-
chen - nicht als stilistischer Kunstgriff,
sondern als Herausforderung und Re-
aktion auf eine abstrakte, zunehmend
unkenntlich gewordene Welt.

Wie gelingt ein Zusammenleben?
Wie verorten wir die Mitte? Was ist
unser Blick auf unsere Umwelt? Wie
meisterhaft die Klnstler:innen dieses
Festivals diese Fragen und ihre Antwor-
ten auch gestalten —am Ende zahlt, wie
sie uns zu einem tieferen Verstandnis
flhren: wie wir uns selbst verstehen,
wie wir andere verstehen und wie wir
uns durch die anderen verstehen.

E1 Our ability to understand one
another, and thus live together, has and
continues to be tested in new and
not-so-new ways. While theatre is an
innately collaborative artform, the
works I've championed in this pro-
gramme place collaboration at the
centre of their creation —a powerful
counterposition to division. These
works bring artists together across
borders, they do not exist without
community at their centre, and they are
deeply relational. They are works in
conversation and for conversation that
ask: With so many ways to be in the
world, how do we live together?

This brings me to the idea of the
‘middle’ and the increasing importance
of the pressure and possibility therein.
I've always found the middle to be an
uncomfortable place. It lacks the defi-
nition of an extreme, the satisfaction of
clarity, and is seemingly impossible to
locate. Defined by the extremes it holds
together (or is squeezed between) the
middle is also where most of us are:
frayed, frustrated, and finding it increas-
ingly difficult to inhabit.

In a world so often at extremes,
these artists offer ritual and celebration
in the spaces they've created for coex-
istence, a meaningful remedy returning
us to the senses and the essential act
of sharing space. Their works reveal
and hold the beautiful tension of our
world by inviting us deep into the centre

of their truth, by playing with how we
care and destroy, and by connecting
across divides. There’s a courageous
wisdom in how their artistry is planted
in terrain that is anything but agreed
upon. These works live squarely in the
world with us —no question or issue is
solved because of them — and this is the
point. The roots of their ideas go deep,
wide, and grow tall so that from their
height we're offered a vantage point for
locating ourselves.

If these artists are speaking of the
world, they do so by speaking about the
environment, how we build, benefit, ma-
nipulate, damage, repair, and return to
it. Our connection to the environment,
both the natural world and our own
bodies (our original environment), is the
platform through which these works
play with the form of theatre. Mirroring
what we ask of our environments, they
bend, test, and stretch the form not as
a stylistic trick but as a challenge and
response to an abstract and increasing-
ly unrecognizable world.

How do we live together? How do
we locate the middle? How do we con-
sider our environments? However mas-
terfully the artists of this festival shape
these questions and their replies, itis
how they move us towards understand-
ing that matters: how we understand
ourselves, how we understand others,
and how we understand ourselves
through one another.

Joshua Dalledonne



Compagnie Ivoire Marionnettes

E3 Mitten auf dem Theater-
platz: Seltsame Wesen
krabbeln aus einer riesigen
blauen Kugel. Figurentheater
verzaubert mit einem Spiel
Uber Vielfalt und
Gemeinschaft.

1A

i

E3 Eineriesige blaue Kugel auf
offenem Platz. Sie bewegt sich lang-
sam, schwerfallig und zugleich ver-
spielt. Eigenwillige Wesen quellen aus
ihr heraus: tastend, einander neugierig
beaugend, wirr und doch elegant
agierend. Niemand spricht. Die Kugel
wechselt die Farbe. Es entsteht ein
buntes Treiben. Dann wird verhandelt,
gestritten und gelacht. Aus dieser
Dynamik entwickelt sich eine Abfolge
widersprichlicher Situationen.
Missverstandnisse gehdren dazu, Nahe
genauso wie Distanz. Schritt fir Schritt
erwachst eine skurrile Gemeinschaft
aus einer Art Gleichzeitigkeit an
Situationen, die nicht Einheit zum Ziel
hat, sondern Koexistenz. Unterschiede
bleiben sichtbar. Genau darin liegt ihre
poetische Kraft.

GroBe Bilder und Freude am Erle-
ben sind die Starken dieser Produktion.
Humor und visuelle Klarheit schaffen
ein Theatererlebnis fur Kinder und
Erwachsene gleichermaBen. Es st ein
Stilick, das mit wenigen Worten aus-
kommt und dennoch viel verhandelt:

E1 In the middle of Theater-
platz. Strange beings crawl
out of a huge blue ball. Puppet
theatre casts a spell in a piece
about diversity and
community.

011

SLEUE

wie Gemeinschaft entsteht, wie Unter-
schiede sichtbar bleiben dirfen und wie
Verstandigung jenseits von Sprache
moglich wird.

Die Compagnie Ivoire Marionnet-
tes aus Abidjan in der Elfenbeinklste
arbeitet mit einer monumentalen
GroBpuppe, die zugleich Figur, Raum
und Gegenuber ist. Sie zieht Blicke an,
sammelt Menschen um sich, schafft
einen temporaren Mittelpunkt. Ohne
groBes Buhnenbild und ohne tech-
nische Raffinessen entfaltet sich ein
Theater, das direkt wirkt: kdrperlich,
farbig, einladend.

Wie Diversitat ein gemeinsamer
Nenner sein kann, erzahlt dieses Figu-
rentheater auf humorvolle und unter-
haltsame Art. Brodelt das Theaterge-
schehen als kunterbuntes Etwas, kann
sich jede:r an dieser Vielfalt erfreuen,
innehalten und diese genieBen. LA
BOULE BLEUE gelingt es, mit verbl(f-
fender Einfachheit ein so komplexes
Thema wie Diversitat greifbar und es
jungen Menschen sinnlich und spiele-
risch zuganglich zu machen.

E1 An enormous blue ballin open
space. It moves slowly, heavily, yet
playfully. Idiosyncratic entities pour out
of it, tentatively, eyeing each other
curiously, confused, yet elegant in their
actions. No one speaks. The ball
changes colour. Multi-coloured drifting
ensues. Then: negotiations, conflict,
laughter. This dynamic givesrise to a
series of contradictory situations,
including misunderstandings, proximity
as well as distance. Step by step, a
whimsical community grows out of a
kind of situational simultaneity which
does not aim for unity, but co-existence.
Differences remain visible. Therein lies
its poetic power.

Big images and experiential joy
are the strengths of this production.
Humour and visual clarity create a
theatrical experience for children and
adults alike. This is a piece that gets by
with little words while dealing with a lot:
how community forms, how differences
remain visible, and how understanding
is possible beyond language.

The Compagnie Ivoire Marionnettes
from Abidjan, Ivory Coast, works with a
monumental puppet, whichis at once a
character, space, and counterpart. It at-
tracts attention, gathers people around
it, creates a temporary focus. With no
large set and no technical sophistica-

tion, a theatre direct in its effect unfolds:

embodied, colourful, inviting.

This is puppet theatre that explains
how diversity can be acommon de-
nominator in a funny, entertaining way.
If the performance goes topsy-turvy,
everyone can enjoy the diversity,
pause, and relishit. LA BOULE BLEUE
succeeds with flying colours in realis-
ing a complex topic like diversity while
making it accessible to young people in
a sensory and playful manner.
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Theaterplatz
Sa 04.07. + So 05.07.
16:00 - 16:45

EUROPAPREMIERE

Figurentheater

In franzdsischer Sprache mit deutscher
Ubersetzung

Fir Familien geeignet

Eintritt frei

Mit

Soro Badrissa, Koro Souleymane,
Goualy Gbahi Rachelle, Gomene
Digbeu Stepahne, Yeple Yeple
Toussaint, Kamagate Adama, Louhon
Franck Cedrick, N'Wole Edgar

Idee
Soro Badrissa

Text, Regie
Luis Marqués assistiert von Soro
Badrissa

Choreografie
Goualy Rachelle

Figurendesign
Soro Badrissa

Figurenbau
Soro Badrissa, Koro Souleymane

Kostiim
Koro Souleymane

Musik
Abou Bassa
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An verschiedenen Orten
in der Stadt

Sa 04.07. + So 05.07.
17:00 -17:45

DEUTSCHLANDPREMIERE

Partizipative Performance

In deutscher und englischer Sprache
ohne Ubertitelung

Fur die Performance werden
Teilnehmende gesucht. Zur
Vorbereitung auf die Performance wird
ein Workshop stattfinden.

Interessierte kdnnen am
06.05.ab 18:00 an einer
Informationsveranstaltung in der
Hartmannfabrik teilnehmen.

Der Workshop findet vom 29.06.
bis 03.07. statt und dauert taglich
drei Stunden.

Die gemeinsam entwickelte
Performance wird anschlieBend am
04.07.und 05.07. an 6ffentlichen Orten
in Chemnitz préasentiert.

Die Orte werden bekanntgegeben.

Anmeldungen zur Teilnahme
sind per E-Mail an workshops@
theaterderwelt.de méglich.

Der Workshop findet auf Deutsch,
Englisch und Spanisch statt.

Eintritt frei

Mit

Lokalen Teilnehmer:innen aus
verschiedenen Bewegungs- und
Kreativpraktiken, ausgewahlt durch
einen Open Call

Konzept, Kiinstlerische Leitung
Checho Tamayo

Musik, Sounddesign
Jose Venditti, Sammy Metcalfe

Kiinstlerische Produktionsmitarbeit
Synngve Urgilez Maldonado

Kiinstlerische Unterstiitzung
Poliana Lima, Lucas Condro
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Checho Tamayo

E3 Sportist Kultur.

Kultur baut Gesellschaft.
Ein Beteiligungsprojekt von
und mit Chemnitzer:innen.

1 Sport is culture.

Culture builds society.

A participatory project by and
with the people of Chemnitz.

03 dULGOE
Dxyiinoromn

3 LOS JUEGOS x Oxymoron bringt
Bewegung in die Stadt. Was passiert,
wenn Menschen, die sich nicht kennen,
zusammen neue Spiele erfinden? Wenn
es dabei nicht ums Gewinnen geht, son-
dern einfach ums Mitmachen? Wenn
Regeln nicht feststehen, sondern
gemeinsam entstehen?

Der Kiinstler Checho Tamayo, ge-
boren in Kolumbien und heute in Madrid
lebend, bringt die Erfahrung mit, dass
Spiel und Bewegung Teil des Alltags
sind. In Kolumbien gehort FuBball auf
der StraBe zum Aufwachsen dazu. Tanz
ist Teil von Protesten und hélt Nach-
barschaften zusammen. Bewegung
bedeutet dort oft Gemeinschaft — nicht
nur Wettbewerb.

Fur funf Tage treffen sich in Chem-
nitz Freiwillige aus der Stadt und
arbeiten gemeinsam mit Sportler:innen
von Athletik Sonnenberg. Menschen
unterschiedlichen Alters und mit ver-
schiedenen Hintergriinden kommen
zusammen: mit oder ohne Vorerfah-
rung in Tanz oder Sport. Gemeinsam
probieren sie einfache Bewegungen
aus, horen aufeinander, erfinden Regeln
und testen, was funktioniert. Schritt fir
Schritt entstehen neue Spiele, irgend-
wo zwischen FuBball, Tanz und Ritual.

Es geht um Teamgeist statt Konkur-
renz. Um Fantasie statt Leistungsdruck.
Um die Freude daran, zusammen etwas
auszuprobieren.

Am letzten Festivalwochenende
tauchen diese neu erfundenen Spiele
im 6ffentlichen Raum auf: auf Platzen, in
Passagen, vielleicht sogar in der Bahn.
Pl6tzlich wird die Stadt zum Spielfeld.
Zuschauende kdnnen beobachten, mit-
denken oder spontan mitmachen.

LOS JUEGOS x Oxymoron |adt
dazu ein, sich eine einfache, aber groBe
Frage zu stellen: Wie wollen wir eigent-
lich miteinander spielen und leben?

E LOS JUEGOS x Oxymoron brings
movement into the city. What happens
when people who have never met begin
inventing new games together? When
the pointis not to win, but simply to take
part? When rules are not fixed in
advance, but evolve collectively?

Artist Checho Tamayo, bornin
Colombia and now based in Madrid,
draws on the experience that play and
movement are woven into everyday
life. In Colombia, street football is part
of growing up. Dance becomes part of
protest and a way for neighbourhoods
to come together. Movement often
creates a sense of community — not just
competition.

For five days in Chemnitz, volun-
teers from across the city meet and
collaborate with athletes from Athletic
Sonnenberg. People of different ages
and backgrounds come together, with
or without experience in dance or sport.
They try out simple movements, listen
to one another, invent rules and explore
what works. Step by step, new games
take shape somewhere between foot-
ball, dance and ritual.

The focus is on team spirit rather
than rivalry. Onimagination rather than
performance. On the pleasure of exper-
imenting together.

During the final festival weekend,
these newly invented games appear in
public space —on squares, in pas-
sageways, perhaps even on the tram.
Suddenly the city itself becomes a play-
ground. Passers-by can watch, reflect,
or joinin spontaneously.

LOS JUEGOS x Oxymoron invites
everyone to consider a simple yet
far-reaching question: How do we want
to play, and live, together?



Mapa Teatro

E3 Eine begehbare Installation
ladt an den Amazonas: Ein
berihmtes Buch ist Grund-
lage fur eine Erzahlung tber
Ausbeutung und Vertreibung
indigener Einwohner:innen.

E1 Animmersive installation
takes you to the Amazon.

A famous book undergirds a
story about the exploitation
and displacement of an
Indigenous people.

YVOrlex
Narl «a 1

E3 Der Amazonas tragt Gewalt und
Widerstand in seinem Ged&achtnis. Zu
Beginn des 20. Jahrhunderts verwan-
delte der Kautschukboom den Regen-
wald im Dreildndereck von Kolumbien,
Venezuela und Brasilien in eine Zone
menschlicher Grausamkeiten. Von
Abenteurer:innen und Verbrecher:innen
in einen Geldrausch hineingezogen,
wurden indigene Gemeinschaften
versklavt und ausgebeutet. Diese
Abgriinde beschreibt der Kolumbianer
José Eustasio Rivera 1924 in seinem
bahnbrechenden Roman ,Der Strudel*.
Die eindringliche Produktion aus
Kolumbien tberfihrt Motive daraus in
eine begehbare, installative Form.

Bekannt flir seine bildstarken Inszenie-
rungen, entwickelt das Mapa Teatro aus
Bogota ein Kaleidoskop aus Video,
Texten und Situationen. In einer
geschickten Dramaturgie ist der Roman
prasent und doch geht es auf der Biihne
vor allem um diejenigen, die darin nur
am Rand vorkommen: die Mitglieder der
Nukak, eine der letzten nomadischen
Gemeinschaften Kolumbiens. Ihr
Schicksal ist eng mit der Gewalt
verbunden, die die Kautschukindustrie
ausgel6st hat. Durch die mutige
Entscheidung einer Gruppe von Nukak,
an der Entstehung dieses Kunstwerkes
mitzuwirken, ist ein auBergewodhnliches
Bihnenwerk entstanden.

Als Vertreter:innen einer Kultur,
die standig um ihr Uberleben kampfen
muss, gestalten sie dieses Kunstwerk
aktiv mit und stehen live auf der Bihne.
Umgeben von visuell beeindruckenden
Videos werden die Zuschauer:innen
hineingesogen in einen Traum, in dem
Dokumente, Fiktionen und kdrperliche
Eindriicke ineinanderflieBen. Auch der
Amazonas erscheint nicht als Kulisse,
sondern als lebendiges Gegentber und
Zeuge des Lebens. Mit der Urauffiih-
rung dieser Produktion in Bogota wurde
im Fruhjahr 2025 ein Erweiterungsbau
des Nationalen Zentrums fur Kunst
Kolumbiens erdffnet.

E1 The Amazon carries violence and
resistance in its memory. At the
beginning of the 20th century, the
rubber boom transformed the rain
forest in the tri-border region of
Colombia, Venezuela, and Brazil into a
zone of inhumane barbarity. Roped into
agoldrush, adventurers and criminals
enslaved and exploited indigenous
communities. Colombian author José
Eustasio Rivera portrays this in his
groundbreaking 1924 novel ‘The
Vortex'. This haunting piece from
Colombia conveys the novel’s themesiin
an installation. Known for their strong
imagery, Bogota's Mapa Teatro creates
a kaleidoscope of video, text, and
situations. The novel is presentina
dramaturgically skilful way, but the
action on stage concernsits peripheral
characters: members of the Nukak, one
of Colombia’s last nomadic communi-
ties. Their destiny is entwined with

the violence which the rubber industry
has wrought. The brave decision by a
group of Nukak to collaborate on this
piece has givenrise to an extraordinary
stage work.

Representatives of a culture
constantly struggling to survive, they
actively co-create this artwork and ap-
pear live on stage. Surrounded by vivid
videos, the spectators are sucked into
adream, in which documents, fictions,
and bodily impressions coalesce. The
Amazon is not a mere backdrop;itis a
living counterpart and witness to life. In
spring 2025, the premiere of this work
in Bogota inaugurated an extension to
Colombia’s National Arts Centre.
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Opernhaus auf der Biihne

Sa 04.07.+ So 05.07.
18:00 -18:55
19:30 - 20:25
21:00-21:55

DEUTSCHLANDPREMIERE

Immersives Theater

In Spanisch und Nukak mit deutscher
und englischer Ubertitelung

Eine Einflihrung ist aktiver Teil jedes
Vorstellungsslots.

Am 04.07.2026 findet im Anschluss an
die letzte Vorstellung ein Nachgesprach
im Foyer des Opernhauses statt.

20€
35 % ErmaBigung mit Festivalpass,
weitere ErmaBigungen auf Seite 62

Mit

Nukak Community:

Edbe Jao Jiube, Jaapwun Ui Yao,
Yaragua Nukak, Simon Yao Ui, Jauyau
Nijbe Jeenbu, Jeima Diana Nijbe
Joonide, Mapa

Teatro Kinstler:innen Labor:

Heidi Abderhalden, Rolf Abderhalden,
Agnes Brekke, Andrés Castaneda,
Julian Diaz, Ximena Vargas, Juan
Ernesto Diaz

Konzept, Regie, Dramaturgie
Heidi Abderhalden, Rolf Abderhalden

Transkription
Sophia Sandoval, Adriana Urrea

Sounddesing, Komposition
Juan Ernesto Diaz

Lichtdesign
Grissel P. Manganelli

Szenografie
Rolf Abderhalden, Simon Hosie

Robotic Design
Ricardo Duenas

Live Video
Ximena Vargas

Video
Javier Hernandez, Rolf Abderhalden

Produktion

Centro Nacional de las Artes, Ministerio
de las Culturas, las Artes y los Saberes
de Colombia, Mapa Teatro

Koproduktion
Berliner Festspiele
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Spinnbau Figurentheater

Sa 04.07.+ S0 05.07.
18:00 - 18:45

EUROPAPREMIERE

Sprechtheater

In arabischer Sprache mit deutscher
und englischer Ubertitelung

Jeweils 30 Minuten vor
Vorstellungsbeginn findet eine
Stlckeinfihrung im Festivalzentrum im
Spinnbaugarten statt. Bei schlechtem
Wetter im Foyer des Figurentheatersim
Spinnbau.

Am 04.07.2026 findet im Anschluss an
die Vorstellung ein Nachgesprach im
Figurentheater im Spinnbau statt.

20€
35 % ErmaBigung mit Festivalpass,
weitere ErmaBigungen auf Seite 62

Mit

Ahmed Al-Harbi, Mohammed
Al-Mutawa, Sawsan Al-Idris,

Jawad Al-Sayigh, Mahdi Al-Marhoon,
Mohammed Al-Marzoug,

Houra Al-Hazim

Text, Regie
Yousef Ahmed Al-Harbi

Musik, Sound
Abdulaziz Al-Aswad

Lichtdesign
Nawaf Al-Harbi

Bihne
Shahd Ahmed Al-Harbi

Kostiim
Ikram Al-Omari

Maskenbild
Houra Al-Hazim

Stage Management
Ahmed Al-Bannai
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Yousef Ahmed Al-Harbi

E3 Ein szenisch starkes
Spielum Irrung und Wirrung,
auch eine Parabel Uber
Orientierung, Autoritat und
zerstorerische Hoffnungin
einem Schauspiel.

N\
-

1 A visually compelling play
about errancy and confusion.
Also a parable about direction,
authority, and destructive
hope all in one piece.

Y. 4
b_ddill(

20 L Wy
N
Sae Vorr

E3 Eine Gruppe Menschenirrt durch
einen Buhnenraum. Dieser verandert
sich standig. Die Zuschauer:innen
verfolgen die verzweifelte Suche der
Verirrten mit Spannung und kénnten
vermuten, dass die Menschen blind
sind. Mitgeteilt wird dies nicht. Offen-
sichtlich weiB die Gruppe nicht, wo sie
sich befindet. Oder doch?

Der Titel Speak So 1 May See You,
auf Deutsch ,Sprich, damit ich dich se-
hen kann®, 1adt in ein originelles Setting
und ist Spielanleitung. Sehen oder nicht
sehen (kdnnen)? Héren und nicht héren
(kdnnen)? Der saudi-arabische Thea-
termacher Yousef Ahmed Alharbi bietet
eine theatrale Versuchsanordnung,
in der die Verwirrung zwischen Wahr-
nehmung und Wahrheit, TAuschung
und Enttauschung Triebfeder einer
tragischen Handlung ist. Er untersucht
so spielerisch die Steuermechanismen,
die zur Bildung von Hierarchien, Ord-
nungen und letztlich autoritar gefiihrten
Machtvertikalen angewendet werden.

Ob das Publikum eine Parabel
Uber blinde Gefolgschaft und die
Gefahren erlebt, die das Auslagern
von Verantwortung mit sich bringt
—oder eben ganz das Gegenteil, ist
Interpretationsrahmen.

Dass die Zuschauer:innen eine
andere Welt wahrnehmen als die
Menschen auf der Blihne, ist ein
ebenso einfach inszenierter wie
verbluffend wirkender Theatermoment.
Entstandenist die auBergewdhnliche
Arbeit in Saudi-Arabien, einem Land,
dessen Theaterkultur in Europa
bisher fast unbekannt ist. Dass Saudi-
Arabien als autoritar gefiihrtes Land
gilt, ist bekannt. Die Inszenierung
willUngesehenes tiber Menschen
erlebbar machen, aus einem Land, das
fur Reisende erst vor wenigen Jahren
zuganglich geworden ist.

E A group of people wander through a
theatre. Not enough. Itis constantly
changing. The spectators follow the
wanderers’ desperate search with
bated breath. They might assume the
wanderers are blind. This has not been
communicated. Obviously, the group
does not know where itis. Or does it?

The title, Speak So | May See You,
both invites viewers into a creative
setting and serves as instructions for
the game. To see or not (be able) to
see? To hear or not (be able) to hear?
The Saudi Arabian theatre-maker
Yousef Ahmed Alharbi provides an
experimental theatre setup in which
the confusion of perception and truth,
deception and disappointment, is
the driving force of a tragic plot. He
playfully examines the control mecha-
nisms which are used in the formation
of hierarchies, orders, and ultimately
authoritarian power verticals.

The audience may experience a
parable about blind fealty and the
dangers that come with outsourcing
responsibility — or just the opposite.
This is the range of interpretation.

The spectators’ perception of world
different to that which the people on
stage are perceiving is a theatrical
moment as simple as it is amazing.
This extraordinary work was made in
Saudi Arabia, a country whose theatre
culture has been all but unknown in
Europe. Saudi Arabia is known as an
authoritarian country. This show seeks
to make experiential that which is
unseen about people from a country
that became accessible to travellers
only a few years ago.



Kurator/Curator

Nikos Mavrakis

E3 Im August 2024 lasich, dass ein
historisches experimentelles Theater
in Thessaloniki verkauft werden sollte.
Ein Raum, der einst als Leuchtturm des
kulturellen Lebens der Stadt gedient
hatte, drohte zu etwas anderem zu
werden — zu einem weiteren Ort ohne
Gedachtnis. Mein Team undich
beschlossen, ein Risiko einzugehen —
es zu renovieren, sein kunstlerisches
Programm zu entwickeln und es der
Stadt zurlickzugeben.

Unser Schwerpunkt lag auf neuen,
ortsansassigen Stimmen, auf Diversi-
tat, Inklusion und Experimentieren.
Vor allem in der Peripherie sind solche
Orte kein Luxus. Sie sind vielmehr
eine Grundvoraussetzung daflr, dass
kiinstlerisches Schaffen Giberleben
kann. Das Theater wurde neu belebt,
um jene zu unterstitzen, die in den
vorherrschenden Narrativen keinen
Platz haben — Stimmen, die als ,nicht
unbedenklich* oder ,nicht markttaug-
lich* wahrgenommen werden.

Als ich mit meiner kuratorischen
Arbeit fir Theater der Welt begann,
wurde mir klar, dass die Herausforde-
rung dieselbe war, diesmal jedoch auf
internationaler Ebene: Wie kann man
Kunstler:innen wirklich unterstitzen?
Kuratieren bedeutet nicht nur, Arbeiten
auszuwahlen, sondern auch Verant-
wortung zu Gbernehmen. Es geht um
die andauernde Frage, wer Zugang hat,
wer eine Stimme hat, wer Raum hat,
zu scheitern, zu experimentieren und
letztlich Gberhaupt zu existieren.

Es gibt eine Sache, die ich fur ab-
solut wesentlich halte und die ich auf
einer internationalen Plattform wie The-
ater der Welt in den Mittelpunkt stellen
mochte: kulturelle und zivilisatorische
Polyphonie. Nicht als Trend, sondern
als bewusste politische Entscheidung.

Ich glaube fest an den Wert dieses
Risikos und an Vertrauen als einen Akt.
Ich vertraue darauf, dass eininter-
nationales Festival ein Ort der Gast-
freundschaft, des Austauschs und der
wahrhaftigen kiinstlerischen Freiheit
sein kann.

Wenden wir den Blick in eine andere
Richtung. Auf Klnstler:innen, die unter
schwierigen Bedingungen arbeiten,
auf Gemeinschaften, die Erinnerung,
Trauma, Zartheit und ihre Wurzeln
bewahren. Inklusion ist kein Werkzeug,
sondern eine Notwendigkeit. Ein Kampf
gegen die Monophonie.

Jahrhundertelang stand Europaim
Mittelpunkt der weltweiten Aufmerk-
samkeit und pragte die dominanten
Narrative. In diesem Jahr geht Theater
der Welt ein echtes Risiko ein: Es Uber-
tragt die Programmgestaltung an ein
Kollektiv von neun Kurator:innen aus
unterschiedlichen Teilen der Welt. Das
ist kein symbolischer Akt, sondern eine
tiefgreifende Machtibertragung. Es
ist nicht die Aufgabe der Peripherie,
das Zentrum zu validieren; vielmehr
ist sie dazu angehalten, ihre eigene
Perspektive auf Unterreprasentierung
einzubringen.

Wir tragen die Verantwortung, die
Dinge anders zu machen und gemein-
sam mit den eingeladenen Kiinstler:in-
nen Widerstand zu leisten, um nicht zu
vergessen, dass wir eine Stimme haben
—denn wir haben tberlebt, um eine

Stimme zu haben —, und dass die Dis-
kriminierung und Ausgrenzung unserer
Gemeinschaft eines Tages lUiberwun-
den sein wird.
Mit uns — bei diesem Festival — tra-
gen wir all unsere Hoffnung.
Willkommen im Theater der Welt.

E1 In August 2024, | read that an histor-
ic experimental theatre in Thessaloniki
was being put on the market. A space
that had once served as a beaconin the
city’s cultural life was at risk of becom-
ing something else —another place
without memory. My team and | decided
to take arisk: to renovate it, to shape its
artistic programme, and to give it back
to the city.

We emphasised new local voices,
diversity, inclusivity, and experimenta-
tion. Especially at the periphery, such
spaces are not a luxury but a prerequi-
site for artistic creation to survive. The
theatre was reborn to support those
who are not part of the dominant nar-
rative. Voices that are not considered
‘'safe’ or ‘marketable’.

When | began the curatorial process
for Theater der Welt, | realised that the
challenge was the same, but on a global
level: how do you truly support artists?
Curation is not merely the selection of
works; it is the assumption of responsi-
bility. It is the ongoing question of who
has access, who has a voice, who has
the space to fail, to experiment, and
ultimately to exist.

If there is something | consider ab-
solutely crucial to highlight through an
international platform such as Theater
der Welt, it is cultural and civilizational
polyphony. Not as a trend, but as a
conscious political choice.

| deeply believe in the value of this
risk. In trust as an act. In the possibility
of aninternational festival functioning
as a place of hospitality, exchange, and
genuine artistic freedom.

We are turning our gaze elsewhere.
To artists who create under difficult
conditions, to communities that carry
memory, trauma, tenderness, roots. To
works by ethnocultural, gender, social,
and age minorities. Inclusionis not a
tool;itis a necessity. A struggle against
monophony.

For centuries, Europe occupied
the centre of global attention, shaping
dominant narratives. This year, Theater
der Welt is taking a real risk: it has en-
trusted curatorial responsibility to nine
co-curators from different parts of the
world. This is not a symbolic gesture,
but a substantive transfer of power. The
periphery is not called upon to validate
the centre, but to put forth proposals
from its own experience of underrep-
resentation.

We have the responsibility to do
things differently. To resist together
with the artists we invite.

To not forget that we have a voice,
because we are the ones who survived
in order to have one.

That discrimination and exclusion
of our communities will one day be
overturned.

With us - at this festival — we carry
all our hope.

Welcome to the theatre of the
world.

Tov AlyouaoTto tou 2024 §ldBaca
TIWG €va LOTOPLKO TIELPAATLKO
B<atpo tng Osooalovikng £Ryatve
Tpo¢ §1dBeon. ‘Evag Xwpog mou
uttnp&e Apog yla tov ToALTLopS TNG
TIOANG KSUveUE va yivel KAtL aAho,
€vag akopn Xwpog Xwpiq pviun.
Madi pe tnv opdda pou anodpacioape
va midpoupe éva pioko: va tov
avakalviooupe, va eTAEEOUE TO
KOAAALTEXVIKO TOU TIpOYPAUHa Kal va
ToV SWOOoUE TI{ow OTNV TIOAN.

Awoape éudaon oe veeg
TOTILkEG PwVEG, oTnv TTIoAUpopdia,
TN CUMTIEPLANTITLKOTNTA KAl
TOV TELPAMATLONO. ElSikd otnv
nepLdEpeLa, TEToLloL Ywpol Sev elvat
TIOAUTEAELA aANd TTpoUTIOBeDN yLa va
eTLRLWVEL N KaMLTexVLIKA SnpLoupyia.
To B¢atpo yevvnBnke yLa va
uttootnpi&el dooug Sev elval pépog
Tou Kuplapyou adpnynuatog. PwvEg
10U 8ev Bewpoulvtal «achaleic» r
EUTIOPEVOLHEG.

‘Otav &ekivnoa tnv eTLPEANTLKA
Sladikaoia yia to Theater der Welt,
ouveldnronoinoa Twg n pokAnon
Atav n (6ta, al\d o taykdopLo
emninedo: mwg otnpllelg mpaypatikd
TOUG KAAANLTEYXVEG; H eTTLpENELT
Sev glval am\wg eTiAoyn £pywv:
elvat avadAnn gubovng. Elval n
SLapKAG EpWITNON yLA TO TIOLOG
€xeL pooBaocn, ToLog exeL dwvr,
TIOLOG €XEL XWPO va atoTUXEL, va
TIELPAPATLOTEL KAl TEALKA va uTtApE&eL.

Av UTTApPXEL KATL TIOU BEwpw
amoAUTwG Kplotpo va avadelyBel
péoa amd pia Stebvr mhatdopua
omw¢ to Theater der Welt, auto
€lval n TIOALTLOTLKI KAl TIOALTLOPLKA
moAudwvia. ‘OxL wg trend, aA\d wg
ouVELSNTH TIOALTLKI| ETTLAOYT).

Miotevw Babid otnv aia avtoL
Tou piokou. ITnv epmiotoouvn
w¢ TpAEn. Ztn Suvatdtnta evég

S1eBvoug peoTIPAN va Aettoupyroet
w¢ tomog dLrogeviag, avtalhayng
KAl TIPAYHATLKAG KAAALTEXVLKNG
elevBepliac.

Stpédoupe To BAEPHA aAhoU.

Y€ KAAALTEXVEG TTIou SnpLoupyolv
uTtd SUOKOAEG OUVONKEG, O€
KOWOTNTEG TIOU KOUBaAAOUV pvApun,
Tpavpa, tpudepotTnta, pila.

Y€ épya amod eOVOTIOALTIOULKEG,
€UDUAEC, KOLWVWVLKEG KAL NALKLAKEG
peltovotnteg. H oupmepAnyn Sev
elvat epyaleio- elval avaykn. ‘Evag
aywvag evavtia otn povodwvia.

Ma atwveg, n Eupwtn Kateiye to
KEVTPO TNG TIAYKOOULAG TIPOCOXNC,
Stapopdwvovtag ta kupiapya
adnynpata. d€tog, to Theater
der Welt maipvel éva mpaypatiko
ploko: Tapaywpel TNV EMLUEANTLKA
€uBlvn o€ evvéa co-curators amo
Stadopetikd onpela tou KGapOUL.
Agv TIPOKELTAL YLa pLa GURBOALKA
XElpovopia, aAAd yLa pila OUCLAOTLKA
petadopd Suvapne. H tepdépeta Sev
Kahe(tal va emBeBALWOEL TO KEVTPO,
oA\ va Tpoteivel armo tn §ikr Tng
eumelpla ENAeLPNG EKTIPOOWTINONG.

"'EXOUE TNV €uBUVN va KAVoUlE Ta
mpaypata aAwe. Na avtiotabolpe
padl pe Toug KAAALTEYVEC TIOU
TIPOOKAAOUIE.

Na pnv EexvAape wg €XOUUE
dwvn, ylati elpaote 600l emédnoav
yla va €xouv dwvr.

MNwg oL Stakpioelg kat ot
atmokAelopol €1g Bapog Twv
KOWOTATWV Pag pla pépa Ba
avatpartoulv.

Madl pag -og autd to beoTIBAN-
KouBaAdpe OAn pag tnv eattida.

KalworpBate oto Batpo tou
Kéopou.

Nikos Mavrakis

E3 Nikos Mavrakis arbeitet seit 2014
im Bereich Kulturmanagement und
internationale Beziehungen. Er ist
Grinder und Geschaftsfiihrer von
TooFarEast, einem Unternehmen flir
zeitgenossische darstellende Klnste
sowie fir die Entwicklung internationa-
ler Projekte und Tourneen. Im Jahr
2025 belebte er das historische
Amalia Theatre in Thessaloniki neu
und etablierte es als Basis fiir lokale
Kinstler:innen und als Ort kiinstleri-
scher Experimente.

Weitere Informationen:
theaterderwelt.de/ueber-uns

E3 Nikos Mavrakis has worked in
cultural management and international
relations since 2014. He is the founder
and Managing Director of TooFarEast,
a company dedicated to contemporary
performing arts and the development
of international projects and tours. In
2025, he revived Thessaloniki’s historic
Amalia Theatre as a base camp for local
artists and a home for experimentation.

Further information:
theaterderwelt.de/ueber-uns

51



Jul

M D M D F S8 S

18 19 20 21
22 23 24 25 26 27 28

2030 1 2 3 |JH
Spinnbau Halle 5

Sa 04.07.21:00 - 22:20
S0 05.07.19:30 - 20:50

EUROPAPREMIERE

Interdisziplinare Performance

Traditionelle Ainu-Lieder, ohne
gesprochenes Wort

Jeweils 30 Minuten vor
Vorstellungsbeginn findet eine
Stlckeinfihrung im Festivalzentrum im
Spinnbaugarten statt. Bei schlechtem
Wetter im Foyer der GroBen Blihne im
Spinnbau.

Am 04.07.2026 findet im Anschluss an
die Vorstellung ein Nachgesprachin
Halle 5im Spinnbau statt.

20€
35 % ErmaBigung mit Festivalpass,
weitere ErmaBigungen auf Seite 62

Von und mit

Apetunpe (Rekpo, Mayunkiki), KANO
Utowa, SATO Naoko, SUIKA KEIMAI
(HIROSE Tact, Mayunkiki), hoshifune
(KOYANO Tetsuro, WATANABE
Naoka), WHITELIGHT, YAMADA Hiroki
(ayamelab)

Schatten, Masken
hoshifune (KOYANO Tetsuro,
WATANABE Naoka)

Sounddesign
HIROSE Tact

Sound System Design
KAl Semmei

Licht
NAGASAKA Arisa (RYU)

Technische Koordination
IWAYA Chinatsu

Kreative Koordination
YAMADA Hiroki (ayamelab)

Produktion
Mayunkiki+

Organisiert von
P
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E3 Ein Fluss teilt die Landschaft.

Eine Eisenbahnlinie schneidet durch
Berge. Etwas muss hindurch, obwohl
groBer Widerstand daist. KUSTE
bedeutet in der Ainu-Sprache der
indigenen Bevolkerung Nordjapans so
viel wie ,etwas durch einen Ort hin-
durchgehen lassen®.

Genau davon erzahlt dieser sen-
sorische Theaterabend. Die Bihne
wird erflillt von einer stillen Bilder-
welt. Atmosphéaren laden ganz einfach
zum Staunen und Beobachten ein.

Die Zuschauer:innen treffen auf die
Geschichte und das Leben der Ainu,
deren Schicksal eng verbunden ist mit
modernen Infrastrukturprojekten, die
Landschaften erschlieBen und zugleich
indigene Lebensweisen verdrangen.

Im Zentrum des Abends steht die
Recherche Uiber Kaneto Kawamura,
den GroBvater der auf der Bihne
stehenden Performer:innen Mayunkiki
und Rekpo. Ein Anflhrer der Ainuin
Asahikawa und Vermessungsingenieur
bei der Japanischen Staatsbahn. Er
leitete den Bau eines der schwierigs-
ten Eisenbahnprojekte seiner Zeit: der
Sanshin-Eisenbahn, die durch die stei-
len Schluchten des reiBenden Tenryu-
Flusses fuhrt, der von Nagano durch
die Region Oku-Mikawa in Aichi flieBt,
bevor er in Shizuoka ins Enshu-Meer
mindet. In KUSTE erscheint dieser
Bahnbau als Eingriff in Land, Kultur und
Erinnerungen, nicht als Fortschritt.

Der Theaterabend behandelt
diesen Bruch nicht erzahlerisch, die
Bilderwelt reflektiert durch Materialien
und Klange, rudimentare Projektions-
formen erzeugen topografische Linien.
Dabei werden Schatten zu Spuren
und Musik und Stimmen zu Tragern
von Geschichte und Leben. Sprache
taucht fragmentarisch auf, in Ainu und
Japanisch, bleibt aber stets Teil eines
groBeren klanglichen und visuellen Ge-
flges. Nicht nur Menschen treten auf.
Auch eine Modelleisenbahn zeichnet
groBartige, bewegte und bewegende

Mayunkiki+

E3 Ein Schatten- und Klang-
theater Uber die Aus-
wirkungen der europaischen
Modernisierung auf Japan
und die Insel Hokkaido.

y

AUJS |

Bilder auf eine Wand. Diese Dynamik,
kombiniert mit der reduzierten Asthe-
tik, ist eine theatrale Spezialitat des
interdisziplinaren Kollektivs Mayunkiki+
und markiert zugleich dessen inter-
nationales Deblit unter diesem Namen.
lhre Inszenierung eréffnet neue Wege,
Geschichte wahrzunehmen und sich
an sie zu erinnern. Sie entstand als
Auftragsarbeit der internationalen Aichi
Triennale 2025, einem der richtungs-
weisenden Kunstfestivals in Japan.

E1 Ariver divides the landscape. A
railway line cuts through mountains.
Something insists on passing through,
even in the face of resistance. In the
Ainu language of the indigenous people
of northern Japan, KUSTE means ‘to let
something pass through a place’.

This is precisely what this sensory
theatre piece achieves. The stage is
filled with a silent world of images.

The atmosphere simply invites you

to marvel and observe. The audience
encounters the history, lives, and living
presence of the Ainu, whose history

is deeply intertwined with modern
infrastructure projects that opened up
the land while displacing Indigenous
ways of life.

The performance focusses on
research about Kaneto Kawamura, the
grandfather of the performers onstage,
Mayunkiki and Rekpo. A leader of the
Ainu community in Asahikawa and a
surveying engineer for the Japanese
National Railways. He oversaw the
construction of one of the most difficult
railway projects of his time: the Sanshin
Railway, built through the steep gorges
of the Tenryu River, a fast-flowing river
that runs from Nagano through the
Oku-Mikawa region of Aichi before
reaching the Enshu Sea in Shizuoka.

In KUSTE, this railway construction
appears as an encroachment on land,
culture, and memory — not as progress.

The performance does not take
up this rupture narratively; instead,

1 A shadow-and-sound
theatre work reflecting on the
impact of European moderni-
sation on Japan and the island
of Hokkaido.

-

the imagery unfolds through materials
and sounds. Rudimentary projections
trace topographical lines. Shadows
become traces, and music and voices
become carriers of history, life, and
living presence. Language emerges as
fragments, in Ainu and Japanese, but
always remains part of a larger sonic
and visual structure. It is not only peo-
ple who perform. A model railway also
projects magnificent, moving, and emo-
tive images onto a wall. This dynamic,
combined with a minimalist aesthetic,
is characteristic of the interdisciplinary
collective Mayunkiki+, marking their
international debut under that name.
Their production opens up new ways
of sensing and remembering history; it
was commissioned by the international
Aichi Triennale 2025, one of Japan’'s
leading art festivals.
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Festivalzentrum

_Festival Centre

E3 Im grinen Innenhof des Spinnbaus
ladt wahrend des zweieinhalbwdchigen
Festivalzeitraumes das Festivalzentrum
als zentraler Aufenthalts- und Begeg-
nungsort zum Verweilen, Informieren,
Essen, Trinken, Feiern und Austauschen
ein. Der offene Ort ist dabei fiir alle
kostenfrei zuganglich, um zwischen,
vor und nach den Vorstellungen, den
Spinnbaugarten neu zu entdecken.

Aber nicht nurim Zusammen-
hang mit Vorstellungen: Das Festival-
zentrum fungiert auch ganz allein als
Ausflugsziel. Kein abgeschlossener
Veranstaltungsraum, sondern ein
offener Ort, an dem sich Publikum,
Klnstler:innen, Festivalteam und Nach-
barschaft begegnen.

Wer eine Pause braucht, sich
informieren mdchte oder einfach Zeit
im Umfeld des Festivals verbringen
will, findet hier einen unkomplizierten
Anlaufpunkt.

Fur seine Gaste bietet das Festival-
zentrum daflr verschiedenste Sitz-
mdglichkeiten, schattige und sonnige
Bereiche, zentrale Infopunkte und
ein reichhaltiges gastronomisches
Angebot.

Rahmenprogramm

Wahrend der taglichen Offnungs-
zeiten finden im Festivalzentrum und
in den Spielstatten Einfiihrungen und
Nachbesprechungen der einzelnen
Stlicke statt. In der Regel findet 30
Minuten vor jeder Vorstellung eine
Einfihrung im Festivalzentrum bezie-
hungsweise bei schlechtem Wetter im
Foyer der jeweiligen Spielstétten statt.

Darlber hinaus bildet das Festival-
zentrum einen Raum flr diverse For-
mate wie Podiumsdiskussionen, kleine
musikalische Darbietungen und Partys.

Die Programmpunkte des Rahmen-
programmes finden sich detailliert ab
Anfang Juni unter theaterderwelt.de

E1 During the two-and-a-half-week
festival period, the festival centre
becomes a central place to meet, linger
and spend time together. Visitors are
invited to pause, gather information,
eat, drink, celebrate and exchange
ideas. Open and freely accessible to
everyone, it offers a welcoming space
to discover and enjoy the courtyard of
the Spinnbau before, between and after
performances.

Yet the festival centre is not only
connected to the performances them-
selves. It also functions as a destination
onits own. Rather than a closed event
venue, it is conceived as an open,
public space where audiences, artists,
the festival team and neighbours can
encounter one another and share the
atmosphere of the festival.

Anyone in need of a break, looking
for information, or simply wishing to
spend time within the festival’s sur-
roundings will find an easy and welcom-
ing place to arrive here. Whether for a
short pause or a longer stay, the festival
centre invites visitors to experience the
festival beyond the theatre halls.

To make this possible, the festival
centre offers a wide range of seating
options, both sunny and shaded areas,
central information points and a gener-
ous selection of food and drinks.

Framework Programme

During the daily opening hours, the
festival centre and the venues host
introductions and post-show conversa-
tions of the productions. Introductions
usually take place around 30 minutes
before each performance, either at the
festival centre or, in case of bad weath-
er, in the foyer of the respective venue.

Beyond this, the festival centre also
becomes a lively space for a variety
of additional formats, including panel
discussions, musical performances and
parties.

Detailed information on the events of
the framework programme will be availa-
ble from early June at theaterderwelt.de

Spinnbau Festivalzentrum
Innenhof

Fr19.06.-So0 05.07.
Geschlossenam Mo 29.06.
Taglich ab 16:00
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Chemnitz 2026

__ITI-Programm

ITI-Programme_

3 THEATER DER WELT -
Ein Festival des
Internationalen
Theaterinstituts

Mit der 17. Ausgabe von
THEATER DER WELT in Chemnitz
blicken wir auf Gber 40 Jahre Festival-
geschichte zuruck: 1979 organisierte
das Deutsche Zentrum des Interna-
tionalen Theaterinstituts (ITI), damals
noch unter dem Namen Theater der
Nationen — die Urausgabe dieses inter-
nationalen Theaterfestivals.

Seitdem wird das Festival im zwei-
bis dreijahrigen Turnus vom ITl an eine
Stadt in Deutschland vergeben, u.a.
Koln (1981), Frankfurt a.M. (1985),
Stuttgart (1987), Hamburg (1989),
Essen (1991), Mlnchen (1993),
Dresden (1996), Berlin (1999), KdIn-
Bonn-Dusseldorf-Duisburg (2002),
Stuttgart (2005), Halle (2008), Milheim
und Essen (2010), Mannheim (2014),
Hamburg (2017), Disseldorf (2021) und
Frankfurt a.M. / Offenbach (2023).

Durch die wechselnden Austra-
gungsorte, die Zusammenarbeit mit
lokalen und internationalen Partnern
und die Vielfalt der kiinstlerischen
Perspektiven schafft das Festival einen
einzigartigen Raum flr Innovation,
Dialog und nachhaltige Impulse fiir die
Theaterlandschaft in Deutschland und
weltweit.

Eine Kontinuitat zwischen den ein-
zelnen Ausgaben von THEATER DER
WELT schaffen die Formate des ITl: die
ITI Academy, die Preisverleihung des
ITI Preises, die Jahrestagung und die
Ausstellung des Archivs von THEATER
DER WELT.

Ed Das Deutsche Zentrum
des Internationalen
Theaterinstituts

Das ITl versteht sich als Plattform
und Schnittstelle zwischen nationaler
und internationaler Theaterarbeit, die
den beteiligten Akteur:innen Raum fur
Zusammenarbeit, Dialog und Auseinan-
dersetzung ermdglicht. Das Deutsche
Zentrum realisiert national wie inter-
national Projekte, initiiert Begegnungen
und steht im Austausch mit Projektpart-
ner:innen, Kinstler:innen und einem
weltweiten Netzwerk, in den Bereichen
Theater und Tanz, kulturelle Bildung,
kulturelles Erbe sowie Kultur- und Krea-
tivwirtschaft.

Das deutsche ITlist Teil des Inter-
national Theatre Institute, der 1948 auf
Initiative der UNESCO gegriindeten,
groBten weltweiten Organisation der
Darstellenden Klnste. Es ist als Verein
organisiert und konstituiert sich aus
mehr als 200 persénlichen und korpo-
rativen Mitgliedern.

Das Programmdes Tl bei THEATER
DER WELT wird geférdert aus Mitteln
des Staatsministers fur Kultur und
Medien.
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E1 THEATER DER WELT -
A Festival of the
International Theatre
Institute

For the 17th edition of THEATER
DER WELT in Chemnitz, we are looking
back on more than 40 years of festival
history. In 1979, the German Centre
of the International Theatre Institute
(ITI), organised the first edition of this
international theatre festival, then still
known as Theater der Nationen.

Since then, the ITI has allocated
the festival to a city in Germany in a
rotation of two to three years, including:
Cologne (1981), Frankfurt am Main
(1985), Stuttgart (1987), Hamburg
(1989), Essen (1991), Munich (1993),
Dresden (1996), Berlin (1999),
Cologne-Bonn-Diisseldorf-Duisburg
(2002), Stuttgart (2005), Halle (2008),
Mulheim and Essen (2010), Mannheim
(2014), Hamburg (2017), Diisseldorf
(2021), and Frankfurt am Main/
Offenbach (2023).

With its changing venues, collabo-
ration with local and international part-
ners, and range of artistic perspectives,
the festival creates a unique space for
innovation, dialogue, and sustainable
impulses for the theatre landscape in
Germany and internationally.

The ITI formats create continuity
between the individual editions of
THEATER DER WELT: the ITI Acade-
my, the ITI Prize award ceremony, the
annual conference, and the exhibition
representing the archive of THEATER
DER WELT.

E The German Centre of
the International Theatre
Institute

The ITlunderstands itself as a plat-
form and interface between national
and international theatre work which
facilitates space for collaboration, dia-
logue, and engagement. The German
ITIrealies projects nationally and inter-
nationally, initiates encounters, andis in
regular contact with project partners,
artists, and an international network of
theatre and dance, cultural education,
cultural heritage, as well as the cultural
and creative industries.

The German ITlis part of the Inter-
national Theatre Institute, founded as
a UNESCO initiative in 1948 and one
of the largest international performing
arts organisations. Organised as an as-
sociation, it consists of more than 200
individual and corporate members.

Geschlossene Veranstaltung
Closed to the public

3 Wahrend THEATER DER WELT
findet die ITTACADEMY WEEK statt
—ein Raum flr internationale Begeg-
nung und kanstlerisches Forschen und
ein Labor fir kollektive Resilienz und
widerstandige Praxis in Kunst und
Theater.

18 junge Menschen aus Kunst, Wis-
senschaft und Gesellschaft kommen
fur eine Woche aus aller Welt zusam-
men. Sie besuchen die Vorstellungen
und Veranstaltungen des Festivals und
tauschen sich zu Themen wie Kunst-
freiheit und Zensur, Praktiken kollek-
tiver Flrsorge, faire Zusammenarbeit
und Dekolonisierung aus. Ausgehend
von den Geschichten und Strategien,
die zu Formen des kollektiven Wider-
stands und Starkung von Resilienz
gegenuber repressiven, autoritaren
Regimen erarbeitet wurden, werden
inder ITTACADEMY WEEK Ansatze
geteilt, wie Solidaritat unter Kiinstler:in-
nen und Kulturorganisationen gestaltet
werden kann.

Die Verstandigung tber unter-
schiedliche Perspektiven, Asthetiken
und Arbeitsweisen spielt dabei eine
zentrale Rolle. Die Teilnehmenden
werden in das dauerhafte Alumniae-
Netzwerk der ITIACADEMY aufgenom-
men, das internationale Verbindungen
weiterfihrt und starkt. Das weltweite
Netzwerk des Internationalen Theater-
instituts bildet daflir die Grundlage.

Als Teil des Rahmenprogramms gibt
es am 27. Juni 2026 einen Einblick
indie ITTACADEMY WEEK. Zeit und
Ort werden unter theaterderwelt.de
bekannt gegeben.

Weitere Informationen unter:
tdw.iti-germany.de

E During THEATER DER WELT the ITI
Academy Week will take place, a space
for international encounter and artistic
research, and a laboratory for collective
resilience and practices of resistance in
art and theatre.

Eighteen young people from art,
science, and society gather from all
over the world. They attend festival
performances and events and ex-
change views on topics such as: artistic
freedom and censorship, practices
of collective care, fair collaboration,
and decolonisation. Starting from the
histories and strategies elaborated
into forms of collective resistance and
empowering resilience towards repres-
sive, authoritarian regimes, participants
in the ITI Academy Week will share ap-
proaches to creating solidarity between
artists and cultural organisations.

Here, understanding various
perspectives, aesthetics, and working
methods are key. Participants will be
acceptedinto the ITI Academy alumni
network in perpetuity which maintains
and strengthens international ties. The
global network of the International
Theatre Institute is its bedrock.

The programme of the ITlat THEATER
DER WELT is funded by the Minister of
State for Culture and the Media.

As part of the framework programme,
there will be a preview of the ITI
ACADEMY WEEK on June 27, 2026.
Time and location will be announced at
theaterderwelt.de.

Further information at:
tdw.iti-germany.de
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3 PREIS DES ITI1 2026
Preisverleihung an Nicoleta Esinencu
ElTHE 2026 ITI PRIZE

Awarded to Nicoleta Esinencu

Spinnbau Halle 5
Fr 26.06. 21:10

Eintritt frei
Free admission

B3, Ich schreibe, weil ich Uber
die Gesellschaft sprechen
mochte, in derich lebe, egal
wo ich geboren wurde. Die
Probleme, die ich benenne,
haben keine Grenzen.”

Nicoleta Esinencu

Im Anschluss an das Gastspiel
von Nicoleta Esinencus Performance
Memory Distortion. MIXTAPE erhalt
die Regisseurinden ITI Preis 2026 fur
ihre Arbeit als transnational wirkende
Theaterkunstlerin. Der Preis wird
durch die Préasidentin des ITl Yvonne
Blidenholzer Gbergeben. Die Laudatio
halt Kathrin Tiedemann.

Nicoleta Esinencu (*1978, Chisinau,
UdSSR / Republik Moldau) wurde vor 17
Jahrenin Deutschland mit FUCK YOU,
Eu.ro.Pa! bekannt, einem witenden Mo-
nolog, der inihrer moldawischen Hei-
mat eine politische Kontroverse aus-
|6ste. lhre Stiicke zeichnen sich durch
eine drastische Sprache aus. An ihrem
Sound nehmen viele in Moldawien An-
stoB. Und an den Themen, die sie auf
die Blihne bringt: an der unaufhdrlichen
Arbeitsmigration, am gesellschaftlichen
Tabuthema Homosexualitat und damit
verbundenen Diskriminierungserfahrun-
gen, an der Korruption, an der Selbst-
bedienungsmentalitat von neureichen
Oligarchen und ehemals kommunisti-
schen Funktiondren, an der Benennung
der schwierigen Beziehung zwischen
der Republik Moldau und der EU.

Nicoleta Esinencu verbindet dabei
das Dokumentarische mit dem Poeti-
schen und Ubersetzt akribisch recher-
chierte Fakten in eine dichte, rhythmi-
sche Sprache. Was Nicoleta Esinencu
inihrer Heimat halt, istin erster Linie
das teatru-spalatorie, das als Kollektiv
geleitet wird und unter schwierigsten
Bedingungen arbeitet, jedoch stets
aufklarerisch, international vernetzt,
unerschrocken mutig.

E1 ‘| write because | want
to talk about the society
in which I live, regardless
of where | was born. The
problems | name have
no borders.’

Nicoleta Esinencu

Following the performance of
Nicoleta Esinencus’s Memory Distor-
tion. MIXTAPE, the director willbe
awarded the 2026 ITI Prize for her work
as a transnational theatre artist. ITI
President, Yvonne Blidenhélzer, will
present the award. Kathrin Tiedemann
will speak in her honour.

Nicoleta Esinencu (*1978, Chisinau,
USSR/Moldova) gained notoriety
in Germany 17 years ago for FUCK
YOU, Eu.ro.Pa!, an angry monologue
that triggered political controversy in
her native Moldovia. Sharp language
characterises her pieces. Many in
Moldova take offense at her tone. And
at the subject matter she presents on
stage: relentless labour migration, the
social taboo of homosexuality and its
related discrimination, corruption, the
self-serving mentality of nouveau riche
oligarchs and former communist func-
tionaries, naming the difficult relation-
ship between Moldova and the EU.

Nicoleta Esinencu combines doc-
umentary and poetics and translates
meticulously researched facts into
dense, rhythmic language. What keeps
Nicoleta Esinencu in her homeland is
mainly the Teatru-spalatorie,runas a
collective and working in the direst of
conditions, yet ever educational, inter-
nationally networked, and unflinching.
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Archiv und Festival THEATER DER
WELT als temporéare Orte

E1 BUILD - UNBUILD - REBUILD -

The Archive and the Festival THEATER
DER WELT as temporary spaces

Spinnbau Ostfliigel Foyer

Fr19.06. - So 28.06. 16:00 - 22:00
Di 30.06. - So 05.07. 16:00 — 22:00
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BRIDGING THE GAPS.
CONNECTING THE DOTS.
Deconfining cross-continental
collaborations between Africa

and Europe

Hartmannfabrik
Fr 26.06. 09:30 -17:30
Sa 27.06.09:30-13:30

Eintritt frei
Free admission

(3 Ausstellung

Seit 45 Jahren bereist das Festival
THEATER DER WELT Deutschland, bei
jeder Ausgabe findet es an einem neuen
Ort statt. Wie pragt ein Festival die Stadt,
in der es stattfindet und wie pragt die
Stadt wiederum das Festival? In diesem
Jahrist das Festival THEATER DER
WELT zu Gast in Chemnitz. Mit einem
Fokus auf das Temporéare im Festival, im
Archivund im Theater wagt diese Aus-
stellung einen Blick hinter die Kulissen.

Temporéres Archiv -
Archiv des Temporéaren

Seit fast 10 Jahren archiviert
das Internationale Theaterinstitut
Deutschland, Trager des Festivals, die
einzelnen Ausgaben. Als temporare
Installation vor Ort in Chemnitz gibt
das Archiv Einblick in die bisherigen
Ausgabenvon THEATER DER WELT.

Es zeigt die Vielfalt der Festivalaus-
gaben und der Orte, an denen diese
stattfanden. Das digitale Archiv gibt
Besucher:innen die Méglichkeit, durch
Produktionen, Personen, Dokumente,
Bilder und Texte der Festivals zu stébern
und mehr Uber deren Zusammenhange
zu erfahren. Mit einer Audio-Installation
stellen wir Zeitzeug:innen verschiedener
Festivalausgaben vor, die Einblick in ihre
Perspektive auf das Festival geben.

Im diesjahrigen Fokus werfen wir
einen Blick auf temporére Festivalorte.
Wie pragen Spielstatten und Festival-
zentren die Begegnung mit THEATER
DER WELT vor Ort? Immer wieder
werden neue Orte entdeckt, entwickelt
und weitergebaut — flr das Festival und
fur die Stadt. Temporaritat geht oft in
Bestandigkeit Gber und Festivals kbnnen
als kulturpolitische Motoren fir die
Entwicklung von (neuen) Kunststéatten
wirken.

Den Faden spinnen

Das THEATER DER WELT Archiv
ist ein Archivim Werden. Dabei sind wir
uns bewusst, dass vieles sicherlich noch
fehlt, vieles noch entsteht. Permanent
wird das Archiv durch Recherchen,
Interviews, Schnipsel und Materialien
erganzt und vervollstandigt.

Wir méchten auch euch einladen,
uns eure Geschichten zum Festival
und zum Theater zu erzahlen. In einer
interaktiven Installation bauen wir mit
euch gemeinsam an der Geschichte des
Festivals.

Das detaillierte Programm ist der
Website des ITl zu entnehmen:
tdw.iti-germany.de

E Exhibition

For 45 years,the THEATER DER
WELT Festival has toured Germany with
anew location each year. How does a
festival shape the city in which it takes
place, and how does the city shape the
festival in turn? This year THEATER DER
WELT is coming to Chemnitz. With a fo-
cus on the temporariness of the festival,
the archive, and the theatre, this exhibi-
tion dares to look behind the scenes.

Temporary Archive -
Archive of the Temporary

For almost 10 years, the German
International Theatre Institute, the
carrier of the festival, has been archiving
the individual editions of the festival.

A temporary installation on-site in
Chemnitz, the archive provides insight
into previous editions of THEATER
DER WELT. It shows the diversity of
the festival editions and their locations.
The digital archive allows visitors to
browse through productions, people,
documents, images, and texts from
the festivals and to learn more about
their connections. An audio installation
featuring witnesses of various festival
editions provides insightful perspective
on the festival.

This time, we're focusing on tempo-
rary venues at festivals. How do venues
and festival centres shape the experi-
ence of THEATER DER WELT on-site?
New places are always being discov-
ered, developed, and built — for the fes-
tival and for the city. Temporary spaces
often become permanent, and festivals
can become cultural and political drivers
in the development of (new) art venues.

Spinning the thread

The THEATER DER WELT archiveis
an archive in the making. We are aware
that much is still missing, and muchiis
still in creation. The archive is constantly
being supplemented and completed
through research, interviews, snippets,
and materials.

We would like to invite you, too, to tell
us your stories about the festival and the
theatre. In aninteractive installation, we
will work with you to build the history of
the festival.

A detailed programme is available on
the ITlI website: tdw.iti-germany.de

Eintritt frei, Registrierung unter: tdw.iti-germany.de
Free admission, registration at: tdw.iti-germany.de

E3 Konferenz

DECONFINING - Grenzen aufldsen,
Raume 6ffnen, Privilegien hinterfragen.
Vier Jahre lang pragte dieses Leitmotiv
den kiinstlerischen Austausch zwolf
européaischer Organisationen und
ihrer afrikanischen Partner — zwischen
Burkina Faso und Litauen, Kroatien
und Tunesien, Polen und Sambia,
Deutschland und Tansania, Osterreich
und Togo, Slowenien und Senegal,
Norwegen und Mali, Spanien und
Uganda, Belgien und Marokko. Aus
der Zusammenarbeit im Rahmen von
DECONFINING ARTS, CULTURE, AND
POLITICS INEUROPE AND AFRICA
ist ein dichtes Netzwerk mit diversen
Querverbindungen untereinander und
zu weiteren Kulturorganisationen und
Kinstler:innenin den Landern Europas
und Afrikas entstanden.

Ihr gemeinsames Ziel: Paternalis-
tische und koloniale Sichtweisen zu
Uberwinden, partizipatorische Ansatze
zu stérken und einen besseren Zugang
zu Informationen flr interkontinentale
Mobilitat und transnationale Koopera-
tion zu schaffen.

Wie kann kiinstlerischer Austausch
Uber Kontinente hinweg gelingen —
und welche Bedingungen braucht es
daflir? Welche Art der Verschréankung
zwischen Kunst und Politik starkt
uns, um neue Wege beschreiten zu
kénnen? Mit diesen Fragen, denim
Projekt entstandenen Studien und den
daraus gewonnenen kulturpolitischen
Erkenntnissen beschéaftigt sich diese
Konferenz. Sie bildet den Abschluss
des Creative-Europe-Projekts
DECONFINING ARTS, CULTURE, AND
POLICIES IN EUROPE AND AFRICA.

Das detaillierte Programm ist der
Website des ITl zu entnehmen:
tdw.iti-germany.de

Die Konferenz findet im Rahmen des
DECONFINING-Projekts statt. In
Zusammenarbeit mit dem Goethe-
Institut Madrid.

Gefdrdert durch die Europaische Union,
die Kulturstiftung der Lander und den
Staatsminister fur Kultur und Medien.

E Conference

DECONFINING - in other words:
breaking down boundaries, opening
spaces, questioning privileges. For
four years, the guiding principle of
,DECONFINING" has shaped the artistic
exchange between 12 European
organisations and their African
partners — between Burkina Faso
and Lithuania, Croatia and Tunisia,
Poland and Zambia, Germany and
Tanzania, Austria and Togo, Slovenia
and Senegal, Norway and Mali, Spain
and Uganda, Belgium and Morocco.
These collaborations within the project
DECONFINING ARTS; CULTURE, AND
POLICIES IN EUROPE AND AFRICA
have givenrise to a close network with
diverse links, both among themselves
and with other cultural organisations
and artists in European and African
countries.

Their common aim: overcoming pa-
ternalistic and colonial views, bolstering
participatory approaches, and creating
better access to information on inter-
continental mobility and transnational
cooperation.

How can artistic exchange work
across continents? And what con-
ditions are necessary? What kind of
entanglement between art and politics
empowers us to break new ground?
This conference grapples with these
questions, the project’s studies, and the
cultural-political insights obtained from
them. It also concludes the Creative
Europe-funded project DECONFINING
ARTS; CULTURE, AND POLICIES IN
EUROPE AND AFRICA.

A detailed programme is available on
the ITI website: tdw.iti-germany.de

The conference is part of the
DECONFINING project. In collaboration
with the Goethe-Institut Madrid.

Supported by the European Union,
Kulturstiftung der Lander, and the
Minister of State for Culture and the
Media.

E3 Verantwortlich fir den Inhalt dieser
Doppelseite ist das Internationale
Theaterinstitut - Zentrum Deutschland.

El The content of this double page is
the responsibility of ITI Germany.
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Spielstatten

Spinnbau

Venues

E3 Adresse
Altchemnitzer StraBe 27,
09120 Chemnitz

Anfahrt

Haltestelle “Altchemnitzer StraBe™

Bus 52, Haltestelle ,RoBlerstraBe™:
StraBenbahnlinie 5, Chemnitz Bahn C11

Parken
Es stehen Parkplatze im 6ffentlichen
Raum zur Verfligung.

Barrierefreiheit

In allen Blihnen stehen ausgewiesene
Platze fir Rollstuhlfahrer:innen zur
Verflgung. Der Zutritt in den Ostflligel
sowie in das Figurentheater erfolgen
barrierefrei. Die Rollstuhlplatze im
GroBen Saal sind Uber einen Treppenlift
erreichbar. Vor dem Haus befinden sich
ausgewiesene barrierefreie Parkplatze.

Ubertitelung

Vorstellungen in nicht-deutscher
Lautsprache werden in deutscher
Sprache Ubertitelt. Es gibt auBerdem
nonverbale Auffihrungen.

Festivalzentrum __ FestivalCentre ____

B3 Das Festivalzentrum befindet sich
auf dem Gelande des Spinnbaus und ist
an allen Festivaltagen, auBer am 18. und
am 29. Juni, jeweils ab 16:00 Uhr
geodffnet. Im Festivalzentrum steht ein
Cateringangebot zur Verfliigung.

Adresse
Altchemnitzer StraBe 27,
09120 Chemnitz

Anfahrt

Haltestelle “Altchemnitzer StraBe”:

Bus 52, Haltestelle ,RoBlerstraBe”:
StraBenbahnlinie 5, Chemnitz Bahn C11

Parken
Es stehen Parkplatze im 6ffentlichen
Raum zur Verfligung.

Barrierefreiheit

Das Freiluftgelande Spinnbau ist
mit dem Rollstuhl zu erreichen.
Das Gelande hat einen unebenen
Untergrund. Vor dem Theater im
Spinnbau sind ausgewiesene
barrierefreie Parkplatze.

Google Maps

E1 Address
Altchemnitzer StraBe 27,
09120 Chemnitz

Directions

station ‘Altchemnitzer StraBe’: bus 52,
station ‘RoBlerstraBe’: tram 5, Chemnitz
Bahn C11

Parking
Parking spaces are available in
public areas.

Accessibility

Designated spaces for wheelchair
users are available in all the Spinnbau’s
stages. The Ostflligel and the
Figurentheater are fully accessible.
The wheelchair spaces in the GroBe
Blhne are accessible via a stairlift.
There are designated disabled parking
spaces in the front of the building.

Surtitling

Performances in languages other than
German are subtitled in German. There
are also nonverbal performances.

E The festival centre is located
on the grounds of the Spinnbau
Theatre and is open on all Festival
days, except June 18 and 29, from
4pm. Catering is available at the
festival centre.

Address
Altchemnitzer StraBe 27,
09120 Chemnitz

Directions

station ‘Altchemnitzer StraBe’: bus 52,
station ‘RoBlerstraBe’: tram 5, Chemnitz
Bahn C11

Parking
Parking spaces are available in
public areas.

Accessibility

The outdoor area at the Spinnbau is
wheelchair accessible. The ground
isuneven. There are designated
accessible parking spaces in front of
the theater in the Spinnbau.

Opernhaus

E3 Adresse
Theaterplatz 2, 09111 Chemnitz

Anfahrt

Haltestelle “Theaterplatz”,
StraBenbahnlinie 3, 4, Chemnitz Bahn
C11,C13, C14 Buslinie 51,79

Parken

Unter dem Opernhaus befindet
sich eine Tiefgarage mit 175
kostenpflichtigen Parkplatzen.
Sie erhalten zum Festivaltarif flr
3,-€ beim Servicepersonal des
Opernhauses Ausfahrtickets.

Barrierefreiheit

Es stehen bis zu sechs Rollstuhlplatze
zur Verfligung. Diese sind barrierefrei
Uber den Haupteingang erreichbar.
Ein barrierefreier Zugang vom 1.
Untergeschoss der Tiefgarage zum
Opernhaus ist tGber einen Treppenlift
moglich. Im Haus ist jede Etage Uber
einen Aufzug erreichbar. Neben dem
Opernhaus sowie in der Tiefgarage
befinden sich ausgewiesene
barrierefreie Parkplatze.

Horverstéarkung

Im Opernhaus steht eine

begrenzte Anzahl von Platzen

eine Horverstarkung durch
Induktionsschleife zur Verfligung,

die mit Hérgeraten mit integriertem
Induktionsempfanger nutzbar ist.
Bitte beim Ticketkauf dafiir anmelden.

Ubertitelung

Vorstellungen in nicht-deutscher
Lautsprache werden in deutscher
Sprache Ubertitelt. Es gibt auBerdem
nonverbale Auffihrungen.

Google Maps

Eld Address
Theaterplatz 2, 09111 Chemnitz

Directions

station ‘Theaterplatz’, tram 3, 4,
Chemnitz Bahn C11, C13, C14,
bus 51,79

Parking

There is an underground car park
with 175 parking spaces beneath
the opera house. You can obtain
exit parking tickets for the festival
rate of €3 from the opera house
service staff.

Accessibility

The opera house has a total of

six wheelchair spaces available.
They have barrier-free access via
the main entrance. From the upper
car park level, the Opernhaus can
be accessed via a stairlift from the
first underground level. Every floor
inthe building is accessible by
elevator.

Hearing amplification

A limited number of seats in the
opera house are equipped with
induction loop hearing amplification,
which can be used with hearing

aids that have a built-in induction
receiver. Please register for this
when purchasing your ticket.

Surtitling

Performances in languages other than
German are subtitled in German. There
are also nonverbal performances.




Hartmannfabrik

E3 Adresse
Fabrikstr. 11, 09111 Chemnitz

Anfahrt
Haltestelle “Hohe Briicke™:
Bus 21, 32, 636, PlusBus 650

Parken
Es stehen Parkplatze im 6ffentlichen
Raum zur Verfligung.

Barrierefreiheit

Das Gebaude ist mit dem Rollstuhl
barrierefrei zu erreichen. Im
Erdgeschoss gibt es ein taktiles
Bodenleitsystem. Dieses fiihrt zum
Empfang, Garderobe, Aufzug, und der
Toilette. Eine barrierefreie Toilette
befindet sich im Eingangsbereich

im Erdgeschoss. Es gibt zwei
behindertengerechte Parkplatze.

Google Maps

E1 Address
Fabrikstr. 11, 09111 Chemnitz

Directions
station ‘Hohe Brlicke: bus 21, 32, 636,
PlusBus 650

Parking
Parking spaces are available in
public areas.

Accessibility

The building is wheelchair accessible.
There is a tactile floor guidance system
on the ground floor. This leads to the
reception, cloakroom, elevator, and
restroom. An accessible restroom is
located in the entrance area on the
ground floor. There are two disabled
parking spaces.

Atomino

3 Adresse

Annaberger Str. 73, 09111 Chemnitz auf
dem Wirkbau-Gelande, Zugang Uiber
Elsasser- und Lothringer StraBBe

Anfahrt

Haltestelle ,Bernsbachplatz®:
Chemnitz Bahn C13, C14, C15, Buslinie
52, 82, StraBenbahnlinien 2, 3,
Haltestelle ,Gustav-Freytag-StraBe*:
StraBenbahnlinie 5

Parken
Es stehen Parkplatze im 6ffentlichen
Raum zur Verfligung.

Barrierefreiheit

Der Ort ist mit dem Rollstuhl barrierefrei
zu erreichen. Eine barrierefreie Toilette
ist vorhanden sowie barrierefreie
Parkplatze auf dem Wirkbau-Gelande
nahe dem Eingang zum Club Atomino.

[m] s m]

: ..I. T

E Google Maps

El Address

Annaberger Str. 73, 09111 Chemnitz,
Access via Elsasser- and Lothringer
StraBe

Directions

station ‘Bernsbachplatz’: Chemnitz
Bahn C13, C14, C15, Buslinie 52, 82,
tram 2, 3, station ‘Gustav-Freytag-

StraBe’: StraBenbahnlinie 5

Parking
Parking spaces are available in
public areas.

Accessibility

The venue is wheelchair accessible
and has an accessible toilet. There are
designated accessible parking spaces
near the venue on the Wirkbau site.
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Dank an alle Partner, Unterstiitzer und Anzeigenkunden
Thanks to all Partners, Supporters, and Advertisers

Offizieller Partner/Official Partner

NILES-SIMMONS-HEGENSCHEIDT

MACHINE TOOL MANUFACTURING

»Als global agierender
Werkzeugmaschinenhersteller
mit Stammsitz in Chemnitz
wissen wir: Spitzenleistung
entsteht durch Innovationen —
braucht aber auch ein starkes
Umfeld. Unsere industriell
gepragte Stadt lebt vom
Miteinander. Theater der

Welt weitet den Blick, starkt
Bindungen Uber Grenzen
hinweg und schafft einzigartige
Kulturelle Erlebnisse. «

Prof. Dr.-Ing. Eh. Hans J. Naumann
Geschaftsfliihrender Gesellschafter

Programmpartner/Programme Partner

Volksbank
== == Chemnitz eG

[
: <2 Kulturhauptstadt-
eins #urt al

Unterstiitzer/ Supporters

AN richter B heBR®
VERPACKUNGEN

MALER SUD GmbH Chemnitz
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PUPPENTHEATER 360° VIRTUAL
VERFLECHTUNGEN ZWICKAU PUPPETRY

E 360° VIRTUAL PUPPETRY
& Zeitgenossisches Figurentheater fur zu Hause:

Mit ,Der Erlkonig” oder ,Die Goldgraber® in die
digitale Theaterwelt eintauchen!

FAMILIENGESCHICHTEN]:
08.05. — 26.07.26
EINMALIGE

BIOGRAFIEN @ . 2y o ERLEBNjs
JUDISCHER FAMILIEN 3 \ L e ‘ Mit VR-BRILLE &
AUS CHEMNITZ ‘ oL 4

—

SMac

| JAHR DER staatliches

\ JUDISCHEN IEI!'=“E| museum fir I
:(Nu;:l::zssu ,ACHELS e archaologie Za ! www.virtual-puppetry.de
2026 "'. smac.sachsen.de/threads chemnitz -

i www.puppentheater-zwickau.de

AUSSTELLUNG

rorocrarie DIETER WUSCHANSKi@
ON STAGE I

TANZ | THEATER | BALLETT AND MORE

- 28.6.2026
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‘ WASSERSCHLOSS G E LL N E R R. DLLER

'_ IHR JUWELIER. SEIT 1886.
) KLAFFENBACH
THE SPIRIT OF PEARLS Markt 20/21, 09111 Chemnitz

www.juwelier-roller.de

= www.wusserschIoss-kluffenbuch.de Telefon: (0371) 90984-10
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DAS OPEN AIR KULTURFESTIVAL

2.7.—2.8

STADTHALLENPARK CHEMNITZ
[y Rl C PARKSOMMER.DE
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DIE BESTE BESTE

PHZZA

& Posta. L' amerel

*Giiltig bis zum 30.09.2026 bei der Bestellung eines Hauptgerichtes gegen Vorlage dieses Gutscheines in deiner L'Osteria Chemnitz Rosenhof.

Mo-Do von 11:30 - 23:00 Uhr | Fr & Sa 11:30 - 0:00 Uhr | So 12:00 - 23:00 Uhr
Rosenhof 4-6 1 09111 Chemnitz | losteria.net

L(OSTERIR

PIZZA E PASTA

Volksbank Chemnitz eG und C* Chemnitzer
Veranstaltungszentren GmbH présentieren

KONZERT. GALA.
KONFERENY. TANZS

f F
(, Foto: Ball de Couture 2025

KRAFTVERKEHR
EVENT- UND KONGRESSKULTUR

www.kraftverkehr-chemnitz.de

SPITZEN
STADT

Plauen - Kultur PLAUEN

in Spitzenqualitat

Erleben Sie die charmante Spitzenstadt
im Herzen des Vogtlands

N
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©

Vo GT Tourist-Information Plauen

L Tel.: 03741 291-1027 www.plauen.de/tourismus
. touristinfo@plauen.de Plauen Tourismus
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Tickets & Service

MARKT1

Tourist & Ticket Service
Markt 1, 09111 Chemnitz
Mo - Fr:10:00 - 18:00 Uhr
Sa:10:00 -15:00 Uhr

Tageskasse im Abonnementbiiro
Kéathe-Kollwitz-StraBe 7

09111 Chemnitz

Mo - Fr: 09:00 - 12:00 Uhr

und 13:00 - 17:30 Uhr

Telefonischer Vorverkauf
03714000-430

Mo - Fr: 9:00 - 18:00 Uhr
Sa: 1000 - 15:00 Uhr

Webshop
www.theaterderwelt.de
www.theater-chemnitz.de

Ihnen stehen verschiedene Zahlungsarten wie PayPal,
Kreditkarte und SEPA-Lastschrift zur Verfligung. Ihr Ticket
erhalten Sie wahlweise per Post, als Print@Home-Ausdruck
oder als Passbook-Datei fiir Ihr Wallet auf lhr mobiles
Endgerat.

Abendkasse
Die Abend- bzw. Tageskasse an allen Veranstaltungsorten

mit Eintritt 6ffnet jeweils eine Stunde vor Vorstellungsbeginn.

lhr Ticket - Ihr Fahrscheinim VMS

Tickets flir die Vorstellungen im Festival THEATER DER
WELT gelten gleichzeitig als Fahrschein zur Nutzung der
offentlichen Nahverkehrsmittel im Verbundraum des VMS ab
vier Stunden vor, bis sechs Stunden nach Veranstaltung. Sie
erkennen dies durch den Aufdruck der VMS-Logos auf lhren
Tickets.

Mit dem Festivalpass sparen

Mit dem Festivalpass fur einmalig 35 Euro erhalten Sie

35 % Rabatt auf Vollpreistickets fur alle Vorstellungen im
Programm des Festivals Theater der Welt. Alternativ gibt es
den Partnerpass flir 70 Euro, damit kdbnnen Sie bis zu zwei
Vollpreistickets pro Vorstellung mit 35% Rabatt buchen. Der
Festivalpass ist personengebunden und nicht Gbertragbar.
Der Festivalpass ist im Onlineshop oder an den Vorverkaufs-
stellen erhéltlich. Der Rabatt wird bei jeder Ticketbuchung,
online oder vor Ort, automatisch beriicksichtigt.

ErméaBigungen

50 % ErmaBigung auf Vollpreistickets im Programm des
Festivals THEATER DER WELT erhalten: Kinder, Schiler,
Auszubildende, Studierende, Teilnehmende am Freiwilligen
Sozialen Jahr, Teilnehmende am Bundesfreiwilligendienst,
junge Menschen bis 27 Jahre, Arbeitslose, Schwerbehinder-
te ab 50 % und Begleitperson mit Merkzeichen B, Inhaber
eines Familienpasses. ErmaBigungen kénnen nur in Verbin-
dung mit einem entsprechenden Ausweis gewahrt werden
und sind nicht kombinierbar. Bitte beachten Sie, dass bei
Onlinebuchungen nicht alle ErmaBigungen verfligbar sind.

ErméaBigungen fiir Menschen mit Behinderung

Gegen Vorlage eines amtlichen Schwerbehindertenauswei-
ses mit Merkzeichen B, G, Gl oder H erhélt eine notwendig
anerkannte Begleitperson ein kostenloses Ticket. Rollstuhl-
platz-Tickets konnen ausschlieBlich im Vorverkauf reserviert
werden.

Kulturticket fiir Studierende

Studierende der TU Chemnitz erhalten je nach Verfligbarkeit
ab 15 Minuten vor Vorstellungsbeginn eine kostenfreie Karte
pro Person an der Abendkasse.

Tickets & Costumer Service

MARKT1

Tourist & Ticket Service
Markt 1, 09111 Chemnitz
Mo-Fr:10am.-6 p.m.
Sat:10a.m.-3p.m.

Box Office subscription office
Kathe-Kollwitz-StraBe 7,

09111 Chemnitz

Mo-Fr:9a.m. 12a.m.
and1p.m.-5.30 p.m.

Advance ticket sales by telephone
03714000-430

Mo-Fr: 9a.m.-6 p.m.
Sat10am.—-3 p.m.

Online Booking
www.theaterderwelt.de
www.theater-chemnitz.de

We accept standard payment methods such as PayPal, credit
card und SEPA direct debit. You will receive your ticket by
post, or you can have it sent directly to your mobile device.

Day and evening box offices
The box office opens one hour before the performance or
concert begins and only for paid events.

Your theatre ticket — your ticket for local transport

Your admission tickets and subscription passes for Theater
Chemnitz events are also valid as a ticket on local public
transport in the VMS network. You will see the VMS logos
printed on your tickets.

Festival pass

With the Festival pass for a one-time fee of €35, you receive
a 35% discount on full-price tickets for all performances in
the THEATER DER WELTfestival programme. Alternatively,
there is the Partner pass for €70, which allows you to book
up to two full-price tickets per performance with a 35%
discount. The Festival pass is personal and non-transferable.
The Festival pass is available in the online shop or at advance
sales outlets. The discount is automatically applied to every
ticket booking, whether online or on site.

Discounts

50% discount on full-price tickets in the THEATER DER
WELT festival programme is available to: children, school
pupils, apprentices/trainees, students, participantsin the
Voluntary Social Year (FSJ), participants in the Federal
Volunteer Service (BFD), young people up to the age of

27, unemployed persons, persons with severe disabilities
(degree of disability of 50% or more) and one accompanying
person with disability marker B, and holders of a family pass.
Discounts can only be granted upon presentation of valid ID
and cannot be combined. Please note that not all discounts
are available for online bookings.

Discounts for people with disabilities

Upon presentation of an official disability ID card with marker
B, G, Gl or H, arecognised necessary accompanying person

receives a free ticket. Wheelchair-accessible seats can only

be reserved in advance.

Culture Ticket for students

Students of Chemnitz University of Technology (TU
Chemnitz) can receive one free ticket per person at the
box office, subject to availability, from 15 minutes before the
performance begins.



Festivalteam THEATER DER WELT

Chemnitz 2026

Festivalintendanz/Festival Directors
Inge Ceustermans, Dr. Christoph
Dittrich, Stefan Schmidtke

Kuration/Curation

Simon Abrahams, Joshua Dalledonne,
Rodrigo Gonzalez Alvarado,

Faye Kabali-Kagwa, Nikos Mavrakis,
Aya Nabulsi, Srishti Ray,

Ndéye Mané Touré, ZHANG Yuan

Kiinstlerisch-organisatorische
Mitarbeit/ Artistic and
organisational coordination
Fabiola Eidloth, Behlil Taskingdl

Kaufmannische Geschaftsfithrung /
Managing Director

Chemnitz 2025 gGmbH

Andrea Pier

Referent:innen Intendanz &
Geschéftsfiihrung/ Management
Assistants

Julia Fischer, Melanie Hirsch,
Jason Jack WeiBbach

Dramaturgie /Dramaturgy

Kathrin Brune, Jonas Diercks,
Agnieszka Jabtonska, Maria Kordasch,
Friederike Pank, Friederike Spindler,
Ben Ullrich, Heike Vieth

Produktion/Production

Alisa Golomzina (Leitung), Susanne
Berthold, Oksana Fischer, Paula Jork,
Paul Viebeg

Ubertitel/ Surtitles
Panthea Berlin

B3 Dank an alle Mitarbeitenden und
Gewerke des Theaters Chemnitz, der
Kulturhauptstadt Europas Chemnitz
2025 gGmbH und der Festival
Academy Brlissel sowie an die vielen
Freiwilligen des Kulturhauptstadtjahres
fur ihren Einsatz.

Kommunikation und Marketing/
Communication

Mareike Holfeld (Leitung), Nasser
Hashemi, Kati Hilmer, Paula Kirchner,
Nicole Lappdhn, Kerstin Riedel,
Theresa Schultz, Frizzi Seltmann,
Emma Volkova, Caroline Witosseck

Gestaltung Festival Corporate
Design/Brand Design
Fabian WeiBpflog, Ralf Wolfermann

Sponsoring
Sybille Sonntag (Leitung), Maike
Hansel, Carolin Muller

Technische Leitung/

Technical Direction

Raj Ullrich (Technischer Direktor),
Paul Eilzer (Technische Leitung
Festival), Patrick Otte, Ferdinand
Scheel, Robert Steinbrecht

Besucherservice/Customer Service
Stefan Otto (Leitung), Maria Kreher,
Annemarie Kriger, Silke Oertel

Legal
Frankziska Mathée (Leitung),
Lena Boberach

Verwaltung/Financial Administration
Theater Chemnitz:

Ronny Guhimann (Verwaltungsdirektor),
Katrin Arnold, Jens Neubert

Chemnitz 2025 gGmbH:
Marlen Genschorek (Leitung),
Manuela Baumann-Leibiger

EJ Thanks to all staff members of
Theater Chemnitz, Kulturhauptstadt
Europas Chemnitz 2025 gGmbH, and
the Festival Academy Brussels, as well
as to the many volunteers of the
European Capital of Culture year for
their dedication.

Veranstaltet von

Das Festival THEATER DER WELT
Chemnitz 2026 wird veranstaltet
von/Presented by

DIE
THEATER
CHEMNITZ

Presented by
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In Cooperation with
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Europas
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THEATER DER WELT ist ein Festival des deutschen Zentrums des
Internationalen Theaterinstituts e.V./Held by the German Centre of the

International Theatre Institute e.V.
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Zukunftsfonds
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JAPAN
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fond budoucnosti

Co-funded by
the European Union
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Québec

Canada Council Conseil des arts
for the Arts du Canada

Embassy of Canada
Ambassade du Canada
Botschaft von Kanada

Gefordert durch das Sachsische
Staatsministerium fir Wissenschaft,
Kultur und Tourismus. Diese MaBnahme
wird mitfinanziert durch Steuermittel auf
der Grundlage des vom séchsischen
Landtag beschlossenen Haushaltes

Kooperationspartner/
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