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Boléro/Force Majeure
Choreografien von Eyal Dadon und
David Raymond & Tiffany Tregarthen

Force Majeure

Choreografie, Biihne, Kostime David Raymond &
Tiffany Tregarthen

Musik Angele David-Guillou

Arrangement Andreas Luca Beraldo

Licht James Proudfoot

Video Eric Chad

Probenleitung Jaione Zabala Martin
Dramaturgie Lucas Herrmann

Boléro

Choreografie Eyal Dadon

Musik Maurice Ravel

Kostiime Bregje van Balen
Licht James Proudfoot
Probenleitung Uwe Fischer
Dramaturgie Lucas Herrmann

Es spielt das Staatsorchester Darmstadt.
Musikalische Leitung Johannes Zahn

Dauer ca. 105 Minuten, eine Pause

[ urauffiihrung
18.2.2023, GroBes Haus



Kontrastreich
una vielschichilg

Wie lassen sich zwei so unterschiedliche Kreationen wie Force
Majeure von David Raymond & Tiffany Tregarthen mit ihrer sur-
realistisch anmutenden Bewegungssprache voll tanztheatraler
Momente und Eyal Dadons energetisch-nuancierter Boléro
zusammenbringen? Die Doppelabende des Hessischen Staatsballetts
leben von ihren Kontrasten und verdeutlichen dadurch die Viel-
schichtigkeit der Ausdrucksmoglichkeiten im zeitgendssischen Tanz.

In Force Majeure befassen sich Raymond & Tregarthen mit dem Gedanken
an eine hohere Gewalt, die als geheimnisvolle Kraft des Universums
auf das Leben einwirkt. Dabei wird gleichzeitig die Frage aufgeworfen,
inwiefern diese héhere Gewalt nicht auch in jeder und jedem von uns
selbst angelegt ist. Kreativitadt und Destruktivitit als zwei entgegen-
gesetzte Krafte des menschlichen Schopfertums halten sich die Waage
in diesem melancholisch gefidrbten Tanzstick mit tragikomischen
Momenten. Neben der Arbeit mit ihrer eigenen kanadischen Kompanie
Out Innerspace Dance Theatre ist die choreografische Handschrift
des Duos Raymond & Tregarthen gepragt von einer langfristigen
Zusammenarbeit mit Crystal Pite. Nach Kreationen fiir u.a. das
Nederlands Dans Theater und Ballet BC ist Force Majeure eine
weitere Arbeit der beiden zu Beginn ihrer vielversprechenden
Karriere als internationale Choreograf:innen.

Maximal 17 Minuten. Langer dauert die Originalkomposition
Boléro des franzdsischen Komponisten Maurice Ravel nicht. Be-
nannt nach der gleichnamigen Tanzgattung und geschrieben
als Ballett flir die berthmte Tanzerin Ida Rubinstein, avan-
cierte das Musikstlick zu einem der beliebtesten Werke fiir
die Konzertbiihne. Seit seiner Urauffiihrung im Jahr 1928 in
der Choreografie von Bronislava Nijinska haben sich immer



wieder Choreograf:innen mit den eingdngigen Wiederholungsschleifen
von Ravels Meisterwerk auseinandergesetzt. Der israelische Choreograf
Dadon hinterfragt die Aktualitat des berihmten Musikstiicks, um auf
seine Weise die Bedeutungsschichten dieses Klassikers auszuloten.
Dabei geht es dem ehemaligen Hauschoreografen der renommierten
Kibbutz Contemporary Dance Company und ktinstlerischen

Leiter der SOL Dance Company Dadon in seiner choreografischen

Interpretation des Boléro vor allem um die Dekonstruktion
eingefahrener Denkmuster im Hinblick auf das vielleicht
bertthmteste Crescendo der Musikgeschichte.

Boléro/Force Majeure — Zwei zeitgendssische Neukreationen,
kontrastreich in der Begegnung und vielschichtig im Doppel.
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Force Majeure

Choreografie, Biihne, Kostiime David Raymond &
Tiffany Tregarthen

Musik Angele David-Guillou

Arrangement Andreas Luca Beraldo

Licht James Proudfoot

Video Eric Chad

Probenleitung Jaione Zabala Martin
Dramaturgie Lucas Herrmann

Originalbesetzung

Greta Dato, Sayaka Kado, Kenedy Kallas, Mei-Yun Lu,
Isidora Markovic, Rita Winder

Kiran Bonnema, Ramon John, Masayoshi Katori,
Daniel Myers, Francesc Nello Deakin, Marcos Novais,
Alessio Pirrone

Dauer ca. 45 Minuten

Es spielt das Staatsorchester Darmstadt.
Musikalische Leitung Johannes Zahn

Es werden folgende Musiktitel von Angele David-Guillou

im Arrangement von Andreas Luca Beraldo gespielt:

V for Visconti, Exocet und Pas De Loup vom Album En Mouvement
(Village Green, 2017) sowie Valley of Detachment, Akrotiri,
Forgetting Trees und A Question of Angles vom Album A Question
of Angles (Village Green, 2020)

[ urauffiihrung
18.2.2023, GroBes Haus



Die Suche nach
aem Schlvissel

Korper huschen in rasendem Tempo Uber die Blihne, schieben
einen grof3en Tisch, der die zirkulierende Bewegung der Gruppe
Gberhaupt erst in Gang zu setzen scheint in diesem Raum voll
geworfener Gegenstidnde und tiberdimensionierter Objekte. Die
ganze Szenerie ist unterlegt von einer Musik, die das Drama-
tische in der Gehetztheit der Tanzer:innen unterstreicht: Der
Beginn von Force Majeure zeigt im Sinne einer Exposition die vielen
unterschiedlichen Ebenen, aus denen sich die Kreation von David
Raymond & Tiffany Tregarthen zusammensetzt. Wie von einer ge-
heimen Kraft angetrieben wirkt das Zusammenspiel dieser Ebenen,
das - einmal in Gang gesetzt — den Zahnriddern eines Uhrwerks
gleich ineinandergreift.
Force Majeure bedeutet tibersetzt ,héhere Gewalt“. Der Be-
griff wird als Klausel in Vertrigen verwendet, um sich im
Ernstfall gegen ein unvorhersehbares Ereignis aufderhalb der
eigenen Verantwortung abzusichern. Jenseits juristischer
Fachterminologie verweist der Begriff in der Deutung von
Raymond & Tregarthen auf eine unberechenbare Variable in der
Gleichung des menschlichen Lebens: dem existenziellen Aus-
gesetztsein in der Welt. Ob Gott, Schicksal oder Universum, in
ihrer gleichnamigen Neukreation fir das Hessische Staatsballett
gibt das kanadische Choreograf:innenduo dem Wirken dieser
hoheren Gewalt keinen Namen. In mehreren miteinander ver-
kntipften Szenen wird stattdessen ein Bihnenkosmos geschaffen,
der durchzogen ist von einer melancholisch-diisteren Grund-
stimmung.

Die Bewegungssprache der im Sttick abgebildeten Menschen changiert
dabei zwischen Theatralik und dynamischem Tanz, sie verleiht den indi-
viduellen wie kollektiven Versuchen der existenziellen Selbstbehauptung
korperlichen Ausdruck. Die Tanzer:innen vermitteln in den Momenten



ihrer Hektik etwas Tragikomisches, erscheinen dadurch ebenso sehr
menschlich in den Versuchen durchzuhalten; dies tragt Zitige des
Figtirlichen und erinnert fern an die Menschenzeichnung in den
Stlticken eines Samuel Beckett. Generell vermischen sich in den
Kreationen von Raymond & Tregarthen ausgefeilte Choreografien
mit tanztheatralen Sequenzen.
Bei Force Majeure steht die Ensembleleistung im Vordergrund.
Dennoch wird der individuelle Mensch immer wieder in den Mittel-
punkt gestellt; dies driickt sich in den Solos aller Tanzer:in-
nen aus. Es erfolgt eine Trennung von der Gruppe, Momente
des Alleinseins, die schmerzlich sein kénnen oder auch eine
Verschnaufpause gewdhren, um aus der Spirale des Lebens
kurzzeitig auszusteigen. Die anschlieBende Wiederauf-
nahme in den Pulk ist mehrdeutig: Handelt es sich um den
Rickhalt einer Gemeinschaft oder das Wiedereinverleiben
in den fortreiRenden Strom der gesellschaftlichen Ge-
triebenheit?
Der Bithnenraum ist abstrakt und wird von verschiede-
nen Objekten dominiert, die ein Spiel mit Dimensionen
initiieren. Ein besonderes Stilmittel ist dabei, typisch fir
die Arbeiten von Raymond & Tregarthen, eine kdrperlich
erscheinende Lichtszenerie von James Proudfoot, die - zusammen
mit den Videoprojektionen von Eric Chad - die gegenstiandliche
Welt mit einer inneren Bewusstseinsebene zu verschneiden scheint.
Einen ganz anderen Raum 6ffnet die experimentelle, neoklassisch
angehauchte Musik der franzdsischen Komponistin Angele David-
Guillou. Die von Klavierklangen dominierten, aber ebenso von
Streichern und Blechinstrumenten untermalten Stticke schaffen
in ihrer Auswahl und Montage eine filmmusikartige Klangdrama-
turgie.

Die Vielschichtigkeit der Ebenen von Force Majeure wird kontrast-
reich in Szene gesetzt und zu einer Biihnenerzdhlung verwoben, die
sich in der Mosaikartigkeit ihrer Einzelteile einem Gesamtblick

zu entziehen scheint. Wenn es einen Schliissel gabe, um den
Ablauf der Ereignisse, das Ineinandergreifen der Zahnrader
in Gang zu setzen oder womdglich anzuhalten, dann be-
schreibt das Stiick, Ahnlich dem Streben nach der Welten-
formel, die Suche nach diesem.






Force Majeure

Ensemble



Von Synthese und
A AUSATUCK
aey Menschenwirae

Im Gespréach mit David Raymond

& Tiffany Tregarthen

Euer Stiick tragt den Titel Force Majeure. Mit welcher Form von ,héherer Gewalt"
setzt ihr euch darin auseinander?
pavid Wir kommen gerade aus der Erfahrung einer ,hdheren
Gewalt“ oder sind womodglich noch in der Endphase von etwas,
das so viele unserer Leben gestoppt, verdichtet und den Verlauf
unserer Reisen verdndert hat. Wir moéchten die Beziehung zwi-
schen den verschiedenen Auswirkungen, die ein Ereignis auf
der Makroebene haben kann aufzeigen und fragen, wie dieses
Ereignis die Menschen auf der Mikroebene beeinflusst. Oft
sind es Ereignisse, die unkontrollierbar sind, die sich auf
eine breite Gruppe von Menschen auswirken und eine Ten-
denz haben, zu zerstdren oder den Lauf der Dinge nachhaltig
zu verandern.

Wie driickt ihr dieses existenzielle Thema dsthetisch in eurer Arbeit aus?

Tiffany Wir arbeiten mit dem spannungsvollen Verhaltnis von Gegen-
sdtzen: Chaos und Ordnung, Kulmination und Trennung, Indivi-
duum und Gesellschaft oder Isolation und Verbindung. Das soll
sich auch in den szenischen Ebenen ausdriicken, etwa bei der Be-
leuchtung in der Beziehung zwischen Hell und Dunkel oder beim
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Rhythmus beztiglich der Fluktuation innerhalb der Zeit, um verschie-
dene Zustande von schnell oder langsam zu erzeugen. Und das ganze
Spektrum dazwischen, also der Kontrast zwischen schnellen und
langsamen Verdnderungen, um einen psychologischen Druck oder ein
Geftihl vom Vergehen von Zeit zu erzeugen.

David Zeit ist eines der wichtigsten Elemente, tiiber das wir nach-
gedacht haben; eine Kraft, die eine Art kosmischen, universellen,
allumfassenden Einfluss auf uns alle hat. Wir moéchten mit Kon-
trasten arbeiten, um eine Geschichte zu erzdhlen. Dabei unter-
suchen wir, wie groflere Elemente die kleineren beeinflussen.

Ihr arbeitet sehr viel mit Gegenstdnden und Bilhnenelementen in euren
Choreografien. Konnt ihr diesen Ansatz naher beschreiben?
Tiffany David und ich haben viel tiber Clownerie und Objekte
gesprochen, dartiber, wie man spielerisch mit einem Gegen-
stand umgeht, so dass man sich von ihm und seiner eigent-
lichen Bedeutung emanzipieren kann. Auf diese Weise be-
nutzen wir zum Beispiel einen Tisch oder die verschiedenen
Kostiime auf eine andere Art als tiblich. Dadurch entsteht ein
dialogischer Prozess, der dich in der Neudeutung der Dinge dabei
selbst auch verandert.
David Wir neigen dazu, die Bedeutung der Dinge, mit denen wir
arbeiten, durch den Prozess herauszufinden. Je langer wir uns
damit beschiftigen, desto mehr fingt die Bedeutung dieser
Dinge an, sich in gewisser Weise zu emulieren oder zu verdich-
ten. Manchmal sind die Ausgangspunkte flir die Arbeit dabei
ganz einfach choreografische Winsche, mit einem bestimmten
Element zu arbeiten. Wir brauchen vielleicht etwas, das am
Anfang erst einmal gesetzt wird. Wir probieren es aus und haben dann
auch die Moglichkeit, es sein zu lassen.

Und dann gibt es noch den Einsatz von Licht und Videoprojektion.

Es kommt also noch eine weitere, vergleichsweise feinstoffliche Ebene hinzu.
Tiffany Fir uns sind Licht und Video eine ganz eigene Ausdrucksebene.
Wir sehen Video dabei als Teil des Lichtdesigns und gestalten den
Prozess in enger Zusammenarbeit mit unserem Lichtdesigner James
Proudfoot sowie Videodesigner Eric Chad. Die Art, wie wir an die
Sache herangehen, ist dabei stets unterschiedlich. Manchmal
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rihrt das Lichtdesign eher von der Beeinflussung durch den Tanz, ein
anderes Mal charakterisiert es eher eine Atmosphéare, wird abstrakter
und mit stdrkerem Bezug zu einer inneren Geftihlswelt eingesetzt. Bei
Force Majeure dienen Licht und Video dazu, eine kosmische Welt um die
Buhne herum zu erschaffen, also das Geftihl zu vermitteln, dass es eine
grofere Welt auRerhalb der Biihnenszenerie gibt. Dies kann ein galak-
tisch-kosmischer, mysteridser Raum sein, der wiederum natuir-
lich auch die Menschen in der Bihnenwelt beeinflusst.
pavid Ich habe das Geftihl, dass die Licht- und Videoebene ver-
gleichbar mit Kraften der Schépfung sind, die die Materiali-
sierung der Dinge bewirken oder sie in die Manifestation
treiben.

Wie kdnnen wir uns euren Kreationsprozess vorstellen, gerade auch beziiglich
der Zusammenarbeit mit den Ténzer:innen?
Tiffany Wir haben am Anfang eine Menge Material generiert.
So beginnen wir immer. Wir fangen damit an, unsere choreo-
grafischen Vorschliage zu strukturieren. Hinzu kommt
Material, das wir in unseren eigenen Kérpern entwickelt
haben. In der konkreten Probenarbeit gibt es viele
Improvisationsvorschliage, und es entsteht ein Uber-
setzungsprozess, bei dem wir unser Material an die
Tanzer:innen weitergeben, die es dann an uns zurtickgeben und
umgekehrt. In Bezug auf die Musik und die entstehenden
Szenen werden diese verschiedenen Einzelteile dann in einem
nachsten Schritt in eine Synthese gebracht.
pavid Ich habe sehr viel Vertrauen in die Tanzer:innen. Sie sind
wirklich unglaublich, was ihr Geddchtnis, ihre Hingabe, ihre
Konzentration, ihr Talent und ihr Kénnen anbelangt. Wenn es
eine Gruppe gibt, der ich etwas anvertrauen wirde, sind sie es.
Vor allem, wenn es darum geht, die Dinge zu synthetisieren und auf
den einfachen Kern zu reduzieren, der am Ende vorhanden sein muss.
Das heif3t, all die Hindernisse oder potenziellen Wege aus der ersten
Phase der Kreation wegzuwischen und die Essenz des kérperlichen
Ausdrucks hervorzubringen. Diesbeztiglich spiire ich bei den Tan-
zer:innen hier eine grof3e Starke.
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Ihr arbeitet mit der Komponistin Angéle David-Guillou zusammen.

Warum habt ihr diese Musik gewahlt, und wie schaut ihr auf die Kooperation

mit einem Staatsorchester?

Tiffany Es ist eine Musik, zu der getanzt werden muss. Eine Musik,
die einen Maf3stab bietet. Sie entspricht sowohl der GréfRe der
kosmischen als auch der Tiefe der inneren Welt der Fantasie, die
wir in dem Stlick beschreiben. Es steckt ein besonderer Geist in
dieser Musik. Eine geheimnisvolle, unerklarliche Verbindung

zwischen Natur und Kosmos. AuRerdem baut Angele die
Atmosphare einer Filmmusik auf. Es ist also auch eine Art er-
zahlender Musik. Was die Arbeit mit einem Orchester angeht,
bin ich sehr nervds und voller Vorfreude zugleich. Wir haben das
noch nie gemacht. Es wird also eine echte Erfahrung werden.

Wodurch zeichnet sich eure Arbeitsbeziehung aus?
Tiffany Ich fand etwas Ahnliches bei David, als wir uns in jungen
Jahren kennenlernten. Wir wollten beide nicht nur tanzen, son-
dern Teil des kreativen Prozesses sein. Ich glaube, wir waren
fireinander ein Bezugspunkt; gerade weil wir sehr unterschied-
lich sind. Davids flieRende Art zu denken und seine reiche
Vorstellungskraft stehen im Gegensatz zu meiner Vorliebe fiir
Muster, Systeme und Strukturen; auch wenn wir nattirlich von
beidem etwas haben.
pavid Wir konnen darauf vertrauen, dass wir auf das
Gleiche hinarbeiten. Und wir tibertragen der anderen
Person die Verantwortung, wenn diese bereit ist, Ent-
scheidungen zu treffen oder ein Risiko einzugehen. Wir
gewinnen durch einander eine neue Perspektive.

Gibt es eine ,hdhere Gewalt”, die euch als Choreograf:innen antreibt,
Stiicke wie Force Majeure zu kreieren?

pavid Ich denke, der Wunsch nach dem Ausdruck der
menschlichen Wirde.
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David Raymond & Tiffany Tregarthen

Nachdem das kanadische Choreograf:innenenduo
2004 zum ersten Mal zusammengearbeitet hatte,
verbrachte es einen zweijdhrigen Residenzaufenthalt
in Antwerpen, Belgien, um seine kreative
Partnerschaft fortzusetzen und eine indi-
viduelle Bewegungssprache weiterzuent-

wickeln. Ihre Studien und frithen Karrieren
fahrten sie nach New York, Stdkorea, u
Brasilien, die Niederlande, Tschechien und

Italien, wo sie an Institutionen wie der London
School of Gontemporary Dance, der Rotterdamse Dansacademie, der
Fontys Dansacademie, der Hansung University und der New York Uni-
versity arbeiteten. Sie tanzten unter anderem mit Justine A. Chambers,
Company 605, Wen Wei Dance und Beijing Modern Dance Company.
Beide haben lange mit Crystal Pites Kompanie Kidd Pivot zusammen-
gearbeitet, u.a. an den mit dem ,Olivier Award“ ausgezeichneten
Werken Betroffenheit und Revisor. Im Jahr 2007 grindeten sie ihre
eigene Kompanie Out Innerspace Dance Theatre in Vancouver auf
indigenem Gebiet der Goast Salish Volker. Entschlossen, tiber die
traditionelle Asthetik hinauszugehen, fordern sie mit dem Out
Innerspace Dance Theatre die Moglichkeiten des zeitgendssi-
schen Tanzes durch Forschung und Experimentieren heraus.
Seit 2021 choreografieren sie Werke fir groe Kompanien wie
Ballet BC oder das Nederlands Dans Theater 2. Ihr Erfolgsstiick
Bygones tourt seit 2019 weltweit in iber 30 Stadten und 14 Landern.
Ihre Choreografien wurden mit dem ,CanDance Creation Fund 2014“
und dem ,Crystal Dance Prize 2019“ ausgezeichnet.
Sie erhielten fir drei Jahre den Titel ,Associate Artist
of Agora de la Danse“ in Montreal. Dartiber hinaus
bieten sie im Rahmen ihres Ausbildungsprogramms
Modus Operandi neben ihrer kiinstlerischen
Arbeit Impulse flir Tanzentwicklung und
individuelles Mentoring, das bisher einige
der radikalsten und inspiriertesten jungen
TanzkUnstler:innen Kanadas hervorbrachte.
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ist eine in London lebende franzdsische Komponistin und

Musikerin. In ihrer Musik erforscht sie Konzepte rund um

Bewegung, Surrealismus, Illusion und die Manipulation von

Klangwahrnehmungen, wobei sie den Charakter ihrer reich-

haltigen instrumentalen Architektur mit viel Liebe zum
Detail gestaltet.
Sie hat bisher drei Alben und zwei EPs fiir das
britische Label Village Green veroffentlicht, ihr
jungstes Werk ist A Question of Angles (2021). Thre
unverwechselbaren orchestralen Kammermusikwerke
haben internationale Anerkennung gefunden und sind
ftr ihre dynamischen wie kinematischen Qualitidten
bekannt. IThre unverwechselbare neobarocke Musik ist
haufig in Fernsehsendungen und Spielfilmen zu héren,
und ihre Kompositionen wurden von namhaften Marken
wie Burberry, Gucci, Valentino, Apple und Hugo Boss ge-
nutzt.

David-Guillou studierte ab ihrem funften Lebensjahr Klavier und

Harmonielehre an einem franzdsischen Konservatorium, des Weiteren

sang und spielte sie als Teenager E-Gitarre in Rockbands - eine Tatig-

keit, die sie spater durch ganz Europa flihrte, sei es mit ihrem Solo-

projekt Klima oder als Mitglied des britischen Ensembles

Piano Magic. Die Unmittelbarkeit ihrer orchestralen Kom-

positionen, auch wenn sie noch so komplex sind, ihr

Gespur fir melodische Haken und ihre unvermeidliche

rhythmische Vitalitat sind Ausdruck dieser dualistischen

Ausbildung.

In den letzten Jahren hat sie eine Leidenschaft ftir das

Saxophon entwickelt. Ihr allgemeines Interesse an tieferen

Instrumenten — Posaune, Kontrafagott,

Kontrabass, Bassklarinette und sogar

Pfeifenorgel — weckt Vergleiche mit den

Uberschwianglichen Kompositionen von

Michael Nyman und den dustersten

Stticken von Moondog.
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James Proudfoot

ist Lichtdesigner/Beleuchtungsdirektor und lebt in Vancouver, Kanada.
Er stammt urspringlich aus Edinburgh, Schottland, wo er seine
erste Theaterausbildung erhielt. Als Autodidakt auf dem Gebiet
der Tanzbeleuchtung hat er in den letzten 25 Jahren ftr viele
Kanstler:innen und Kompanien Lichtkonzepte entwickelt. Neben
einer kontinuierlichen Kollaboration mit dem
Out Innerspace Dance Theatre arbeitete er unter
anderem mit Ballet BG, Beijing Modern Dance
GCompany, Justine A. Chambers, Company 605,
Joe Ink, Action at a Distance und Wen Wei
Dance zusammen. Proudfoot ist dankbar da-
fiir, auf den Territorien der x¥moOk¥ayom
(Musqueam), Skwxwiu7mesh (Squamish)
und Selilwitulh (Tsleil-Waututh) Nationen
zu leben und zu arbeiten.

ist ein interaktiver Projektionsktinstler und
Spezialist fiir Showkontrolle/Integration mit
Sitz in Vancouver, B.C. Er erhielt seinen Master
of Fine Arts von der University of British
Columbia und einen Bachelor of Science
von der McGill University. In seiner Arbeit
verbindet Chad interaktive Elemente,
generatives Design und Live-Tracking mit
seiner Liebe zu natirlichen Formen. Er ist Grin-
dungsmitglied und derzeitiger technischer Leiter
des Lobe Studio in Vancouver. Zu seinen jlingsten Projekten gehdren
Arbeiten mit Joe Ink, Crystal Pite, Why Not Theatre, Electric Company
Theatre, Plastic Orchid Factory, Action at a Distance, Out Innerspace
Dance Theatre, Shay Kubler Radical System Art, Kidd Pivot, Chuthis.
Group. Chad war auch einer der Hauptentwickler von Sanctuary: The
Dakota Bear Ancient Forest Experience und dem kanadischen Pavillon
auf der EXPO 2022 in Dubai.
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Boléro

Choreografie Eyal Dadon

Musik Maurice Ravel

Kostiime Bregje van Balen
Licht James Proudfoot
Probenleitung Uwe Fischer
Dramaturgie Lucas Herrmann

Originalbesetzung

Manon Andral, Daniela Castro Hechavarria,

Vega Diesveld, Margaret Howard, Meilyn Kennedy,
Ludmila Komkova, Kristin Marja Omarsdotttir,

Aurélie Patriarca, Marie Ramet

Alessio Damiani, Rodrigo Juez Moral, Jorge Moro Argote,
Yamil Ortiz, Taulant Shehu, Tatsuki Takada,

Matthias Vaucher

Dauer ca. 30 Minuten

Es spielt das Staatsorchester Darmstadt.
Musikalische Leitung Johannes Zahn

[ Urauffiihrung
18.2.2023, GroBes Haus

25



Crash des
Crescendos

Viele Bedeutungen wurden an den Boléro von Maurice Ravel
herangetragen. Musikalisch betrachtet werden die Grenzen zwi-
schen Komposition und Melodie durch den gleichbleibenden
Grundrhythmus zur Disposition gestellt. Die eingdngigen Wieder-

holungsschleifen geben dem Boléro eine sehr lineare Dramaturgie, wo-
bei das Finale durch die Form des Crescendos und sein Hinauszdgern
an Intensitit gewinnt. Dabei entwickelt sich die Melodie von ihrem
ruhigen, beinahe vertrdumten Beginn hin zu einem aufwiihlenden
Getodse; wie ein zunichst gelockerter Korper, dessen Muskeln im
Fortlauf der Ubungen immer mehr unter Anspannung stehen.
Flr Eyal Dadon zeichnet sich der Boléro sowohl durch eine
trigerische Einfachheit als auch eine verborgene Vielschichtig-
keit aus. IThm geht es darum, in seiner Auseinandersetzung die
einzelnen Schichten dieses ,gefdhrlich vertrauten“ Werks auf-
zudecken. Verschiedene Formen der Spiegelung setzt er
hierfdir in den Mittelpunkt, allen voran die wechselseitige
Spiegelung von Tanz und Musik. Das von Beginn an sehr
prasente Schlagzeug als einhdmmernde Rhythmusstruktur
erwies sich schnell als Korsett flir die Bewegungsentwick-
lung und verlangte nach einer choreografischen Behaup-
tung gegen die starke Prisenz der Musik.

So initiierte Dadon einen Spiegelungsprozess, der die Be-
ziehung des Individuums zur Gruppe wie auch zum Selbst
fokussiert. Korperlich drtickt sich dies durch Impulsketten

aus, die dhnlich wie die Wiederholungsschleifen der
Musik zwischen den Tanzer:innen weitergegeben wer-

den. Es entsteht ein eigenes Zitierwerk an Bewegungen
zwischen den Kdérpern, die von der Musik gleichsam ange-
trieben, beinahe besessen scheinen, dieser aber gleichzeitig zu
widerstehen suchen.
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Bei diesem Spiegelungsprozess war es Dadon wichtig, die per-
sonliche Verbindung aller Tdnzer:innen zur Musik in die cho-
reografischen Improvisationen einzubeziehen. Im Zuge eines
doppelt diskursiven Prinzips ging es darum, sich zunéchst die Eindrticke
von der Musik verbal mitzuteilen und im Anschluss gemeinsam kor-

perlich zu reflektieren. Dabei formulierte Dadon verschiedene
Metaphern, um gerade die gesellschaftliche Deutungsebene der
Choreografie fiir sich zu beschreiben. Das Bild eines Baumes
mit seinen Verdstelungen und Fruchten etwa, die bei aller
Erscheinungsvielfalt der gleichen Wurzel entspringen, oder die
Intelligenz eines Schwarms, die einem unbewussten und ge-
heimnisvollen Bewegungsimpuls zu folgen scheint.

Der Gegensatz von Natur und Kultur legt sich dabei als
eine weitere Spiegelungsebene tiber die Kreation. Die
kulturelle Pragung des Menschen, das Streben, der Natur
habhaft zu werden, verdeutlicht sich in den maschinell
anmutenden Ablaufen der Choreografie. Der Boléro funk-
tioniert letztlich wie ein Motor, dessen repetitive Pro-
duktivitatssteigerung die Kdrper bis zur Erschopfung
treibt. Es verwundert daher nicht, dass die Biithne in
ihrer Szenerie einem ehemaligen Fabrikgeldnde gleicht.

Durch das einfallende Licht wird dieser Ort gleichzeitig zu

einem von der Natur zurtickeroberten ,Lost Place“ Sonnen-
strahlen scheinen durch die Architektur des Raums und fin-

den ihr kérperliches Pendant im Maschinellen der Kérper.
Beinahe roboterartig wirken diese Wesen an einem von
kultureller Verganglichkeit zeugenden Ort. Sind Geftihle nur gehei-
me Mechanismen, die die Produktivitat in unserer Gesellschaft
aufrechterhalten? Findet die Synthese von Natur und Kultur ihre
Vollendung in einer Spezies nach dem Menschen?

Die Deutungsebenen, die Dadon mit den Tanzer:innen und
seinem kunstlerischen Team aus dem Boléro herausarbeitet,
sind vielschichtig und erzihlen von Hoffnung. Vielleicht wohnen
wir bei dieser tanzerischen Erschliefung sogar dem Crash des
Crescendos bei und finden in den unveranderlich erscheinenden
Schleifen der Wiederkehr zurtick zu einem unbekannten,
vielleicht vorbekannten Ursprung, um von Neuem zu beginnen -
womoglich anders?
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Die aZ?/m/k e Seite
aes Bolero

Im Gesprach mit Eyal Dadon

Welchen personlichen Bezug hast du zum Boléro?
Ich ftihlte mich schon immer zu dieser Musik hingezogen, noch
bevor ich den Titel Boléro oder den Namen des Komponisten
Maurice Ravel kannte. Ich glaube, jeder von uns hat auf die eine
oder andere Weise eine Beziehung zu dieser Komposition. Zum
ersten Mal habe ich Boléro in Israel gehort, als ich ein Kind
war, in einer berihmten Fernsehwerbung fiir Schokolade. Ich
mochte den Werbespot tiberhaupt nicht, aber die Musik. Seit-
dem erinnere ich mich immer wieder daran, wie ich zurick-
kam, um diese wieder und wieder zu horen. Ftir mich ist mit
der Kreation ein Traum in Erfallung gegangen. Ich wollte
schon immer recherchieren, was es mit dieser Musik in der
Tanzwelt auf sich hat, denn es gibt so viele Choreograf:in-
nen und Tanzer:innen, die sie auf unterschiedliche Weise
interpretieren.

Wie bist du konkret vorgegangen dich dieser Musik zu nahern?

Ich lasse mich jedes Mal von der Musik inspirieren. Das ist etwas,
das mich wirklich bewegt und bertihrt, und bei Boléro hatte ich
das Geftihl, dass mich das Stlick irgendwie zwingt, auf eine be-
stimmte Weise zu denken. Ich fing lustigerweise an, mit anderer
Musik zu arbeiten, um Kontraste zu erzeugen. Ich habe dabei
eine sehr grofRe Bandbreite gewahlt, von Rap bis Walzer; es spielt
keine Rolle, solange es etwas ist, das mich inspiriert und
aus meinem Rahmen fallen l1asst. Das geht in zwei Richtungen.
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Entweder du lasst dich auf die Musik ein und entdeckst ihren
Reichtum, oder du stellst dich gegen sie und erhaltst dadurch
eine komplett andere Perspektive. Und ich mdchte eine Art von
Gleichgewicht zwischen diesen beiden Moglichkeiten finden.
Viele Leute denken, musikalisch zu sein bedeutet, dem Takt eines
Instruments zu folgen, aber es hat gerade im Tanz eine ganz
andere Dimension: Diese 14sst sich nur beim Tanz selbst finden,
indem der Korper die Geflihle der Musikalitat ausdriickt.

Choreografieren und Komponieren scheinen in deinem Prozess eng miteinander
verwoben zu sein,
Ich habe in Tel Aviv Musik studiert und gelernt, sie zu produ-
zieren. Wenn ich mich jetzt mit dem Boléro auseinander-
setze, ist das natirlich anders; es ist keine Musik, die ich
selbst kreiert habe. Ich verdndere nichts an der Komposition,
aber die Sensibilitdt der Musikalitat, die Art, wie ich sie hore,
ist fur mich viel reichhaltiger. Es geht dabei um verschie-
dene Arten der Ubersetzung, und die Kombination aus Musik und
Bewegung ist etwas, das sich wirklich ergdnzt.

Hast du ein praktisches Beispiel dafiir in Bezug auf Boléro?
Sagen wir mal, du hoérst die Flote. Flr jeden ist sie individuell.
Aber frage dich, welche Geftihle und Emotionen diese Flote bei dir
auslost und wie du dieses Gefiihl in die Bewegung tbersetzen
kannst. Wenn ich also die Bewegung sehe, mochte ich mehr oder
weniger das Gleiche fiihlen, als wenn ich diese Flote tatsichlich
horen wtrde.

Du hast auf den Proben auch mit Sprache gearbeitet. Wie kam es dazu?

Bevor diese Idee aufkam, haben wir nur improvisiert tiber Be-

wegung, Klang im Allgemeinen und den Raum. Ich habe viele

Ideen vorgegeben, um Bewegung zu erzeugen. Das ist die erste Basis,
und danach haben wir tiber die Musik gesprochen und tber die Worte,
die von den Tanzer:innen verwendet wurden, diskutiert. Ich habe sie
gebeten, ihre Worte durch Bewegungen zu imitieren: Eine kérperliche
Intonation dessen, wie sie tiber Boléro gesprochen haben. Ich wollte,
dass sie die Korperlichkeit auf diese Weise ausdriicken, denn die eigent-
liche Aufgabe besteht darin, die Geftihle und Emotionen der Musik zu
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imitieren. Wir entdeckten eine weitere Ebene, als wir begannen,

die Worte aufzunehmen. Gleichzeitig lernte ich die Tanzer:in-

nen so auch ein bisschen besser kennen. Jede und jeder von

ihnen hat sich Boléro ein paar Minuten lang angehort, und dann

haben wir aufgenommen, was sie dabei genau empfunden haben.

Wir haben also die Musikalitidt der Worte verwendet und daraus

Sequenzen sowie Bewegungsfragmente geschaffen, die eigentlich von
der Musik inspiriert sind; aber die Musikalitat des Gesprochenen
hat eine ganz andere Qualitat als die der Korperlichkeit.

Es Klingt wie eine doppelte Ubersetzung, zuerst die Musik in Worte zu iibersetzen

und dann diese Worte in eine Kdrpersprache zu bringen.

Wenn du die Sprache mit der Musik von Boléro kombinierst, ist das
wie ein umgekehrter Prozess. Du schaffst mit deiner Stimme einen
anderen Sound und kreierst dann Materialien dazu. Mit diesem
Material kehrst du wiederum zu Boléro zurtick und es macht irgend-
wie ,Klick* es entsteht eine so reiche Welt, dass wir vielleicht nur in
unserem Kopf wissen, dass es einen Zusammenhang gibt. Wenn
eine andere Person ins Studio kommt und wir Boléro hdren, sieht
man diese Bewegung vielleicht als tiberhaupt nicht mit der Musik
verwandt an.

Wie haben die Tanzer:innen auf diese Methode reagiert?

Sie waren sehr neugierig. Einige waren sehr angetan von diesem Ansatz,
wahrend es flr andere etwas schwieriger war. Aber wir tauschen uns
im Studio stdndig aus, um einen Zugang zu finden, sich auf diesen An-
satz einzulassen. Und dann hatte ich wirklich das Geftihl, dass jede
und jeder von ihnen einen spezifischen Weg gefunden hat, der ihr oder
ihm hilft, sich dieser Art von Methode zu ndhern. Jedes Solo ist dadurch
vollig anders.

Wie hast du die Arbeit mit unseren Tanzer:innen generell wahrgenommen?
Ich habe das Gliick, dass sie alle auf eine ganz bestimmte Weise
phanomenal sind, auch in der Gemeinschaft. Zuallererst sieht
man, dass die Kompanie ein wirklich hohes Niveau hat. Die
Professionalitit der TAnzer:innen und die Anforderungen sind
wirklich hoch. Wenn ich im Studio eine Aufgabe stelle, nehmen
sie diese zu 100 Prozent ernst und begeben sich auf eine Reise.
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Abgesehen davon gibt es eine Art von Magie, die hier wirkt,
denn es ftihlt sich in gewisser Weise wirklich wie ein Zusammen-
kommen an.

Die Biihne, die Kostiime - wie wird das Szenario aussehen?
Als die Tanzer:innen und ich Boléro gehodrt haben, stellten wir uns
warme Bilder vor: diesen rot-orangen Strand, die Farbe des Sandes. Und
ich wollte etwas ganz anderes schaffen: den Schmutz und die Hasslich-
keit, um die andere Seite, die dunkle Seite von Boléro zu zeigen. Wir ent-
warfen zerstorte Kostlime, die von Bregje van Balen hergestellt werden.
Die Biihne wird eher tiber eine metallische Atmosphéare definiert. Ich
habe zusammen mit Bregje viel iber Maurice Ravel gelesen. Und wir
fanden diesen Artikel, in dem er erklarte, dass Boléro fiir ihn am Anfang
nur eine Ubung war. Es war nur eine Musik zur Wiederholung, er hatte
nicht vor, sie als Meisterwerk zu schaffen, sondern als einen sehr
mechanischen, roboterhaften Rhythmus, der sich immer wiederholt.
Das versetzt mich in diese industrielle Welt, in die Welt einer Fabrik,
die wie eine Maschine lduft und immer wieder dieselbe Wieder-
holung durchfihrt. Ich wollte diese Art von Fabrikgeftihl in das
Stlick einbringen. Ich denke, dass es einen sehr schénen Gegensatz
zur Warme der Musik, zur Schénheit des Orchesters und zum Klang
von Boléro darstellt.

Du sprachst von der dunklen Seite des Boléro. Was meinst du damit genau?
Ich scheine wirklich ein Faible fiir dunkle Seiten zu haben.
Wenn ich mir einen Film anschaue, dann fiihle ich mich
eher mit den Antagonist:innen verbunden als mit den Super-
held:innen. Fiir mich ist es aber auch eine Frage der Uber-
setzung. Wenn ich Boléro hore, mochte ich mir das Fliistern
der Musik vorstellen, die nicht ausgesprochenen und verbote-
nen Geheimnisse erfahren, die in dieser Musik verborgen
sind. Ich mdéchte mir vorstellen, wie ich einen geheimen Code
darin entdeckt hatte. Das sind nur meine Fantasien, aber es inspiriert
mich sehr. Sagen wir, wenn ich Boléro mit Harry Potter vergleichen wiirde,
dann steht Voldemort eher fiir die Welt, die mich interessiert.
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Eyal Dadon

wurde 1989 in Be’er Scheva, Israel, geboren. Er begann seine be-
rufliche Laufbahn als Tanzer, Choreograf, Musiker und Proben-
leiter bei der Kibbutz Contemporary Dance Gompany von 2010
bis 2020. Ab 2011 choreografierte Dadon seine eigenen Werke
und Gbernahm die Leitung von Tanzworkshops fir Kom-
panien und Universitdten auf der ganzen Welt. Im Jahr 2016
griindete Dadon seine Tanzkompanie SOL Dance Company.
2022 war er Mitbegriinder des House of Dance Theater in
Be’er Scheva, das seitdem die Heimspielstitte von
SOL ist. Die Kompanie wurde sehr schnell zu einem
international erfolgreichen Aushédngeschild im Be-
reich des zeitgendssischen Tanzes. Im Laufe der Jahre
kreierte Dadon fiir Kompanien und Theater auf der
ganzen Welt wie Stanislavsky Ballet Moskau, Kibbutz
Contemporary Dance Company (KCDC), Xiexin
Dance Theatre, Chang Dance Theatre Taiwan,
Jerusalem Dance Theater, Bayerische Staatsoper,
Gartnerplatztheater Minchen, Thalia Theater
Hamburg oder Aterballetto. Dadon hat zahlreiche
Auszeichnungen erhalten, darunter ,The local choreographer of the
year“ in Israel 2019 oder 2014 den ,Yair Shapira Preis“ als Tanzer des
Jahres, der sich um den israelischen Tanzbereich und die Kibbutz
Contemporary Dance Gompany verdient gemacht hat. Im
selben Jahr gewann er den renommierten 1. Preis beim
Choreografiewettbewerb in Hannover fir sein Duett Pishepsh
in Zusammenarbeit mit Tamar Barlev, dies erhielt 2015 auch
einen Preis bei MASH Jerusalem.
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Bregje van Balen

ist seit 18 Jahren eine prominente TAnzerin des
Nederlands Dans Theaters (NDT) I und II. Sie
interessierte sich schon immer fiir Kostim-
design und entwarf ihre ersten Kostiime fur
den jahrlichen NDT-Workshop und kleinere Tanz-
projekte. Nach ihrer aktiven Tanzkarriere absolvierte
sie eine Ausbildung zur Designerin an der Baruch
Mode Academie. Sie hat mit verschiedenen Kompa-
nien zusammengearbeitet, darunter NDT I und II,
Royal Ballet London, Norwegisches Nationalballett,
Malmo Stadsteater, Skanes Danstheater, Hamburg Ballett, Konig-
lich Schwedisches Ballett, Koniglich Danisches Ballett, Islandisches
Tanztheater, Puschkin Theater Moskau, Bolschoi-Ballett,
Staatstheater Mainz, Girtnerplatztheater, Aalto Theater,
Alvin Ailey Dance Theater, Stuttgarter Ballett, Introdans,
GoteborgsOperans Danskompani und Les Grands Ballets
Canadiens de Montréal. Sie hat mit Choreograf:innen
wie Alexander Ekman, Johan Inger, Jorma Elo, Medhi
Walerski, Gustavo Ramirez Sansano, Lukas Timulak, Bryan
Arias, Ina Christel Johannessen, Hege Haagenrud, Jo Stremgren,
Andreas Heise, Patrick Delcroix, Tom Weinberger, Felix Landerer
und Cathy Marston zusammengearbeitet.
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Johannes Zahn

wurde in Minchen geboren und hat sich in

seiner noch jungen Karriere zu einem der
vielversprechendsten Dirigenten entwickelt.

Mit dem Gewinn des 2. Preises und des Publi-
kumspreises beim 9. Internationalen Sir Georg

Solti Wettbewerb 2020 in Frankfurt konnte

Zahn zuletzt auch international auf sich aufmerk-
sam machen. 2018 gewann er sowohl den 2. Preis
des 7. International Conducting Competition Jorma Panula in
Finnland (ein 1 Preis wurde nicht vergeben) als auch den Aspen
Conducting Prize. Zahn dirigierte zahlreiche Orchester, unter
anderem City of Birmingham Symphony Orchestra, hr-Sinfonie-
orchester, Symphoniker Hamburg, Bremer Philharmoniker,
Festival Strings Lucerne, Frankfurter Oper- und Museums-
orchester sowie Berner Symphonieorchester. Seit der Spiel-
zeit 2021/2022 ist Zahn als 1. Kapellmeister am Staatstheater
Darmstadt engagiert, wo er unter anderem Vorstellungen
von La Boheme, memento und Der Nussknacker dirigiert hat.
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Hessisches
Staatsballett
Das Team

Ensemble

Ballettdirektor Bruno Heynderickx
Ballettmeister:innen Uwe Fischer,

Jaione Zabala Martin

Dramaturg Lucas Herrmann
Produktionsleiterinnen Maria Eckert,
Daniela Metzger

Leiterin Tanzvermittlung Nira Priore Nouak




Produktionsleiter Tanzplattform Rhein-Main
Melchior Hoffmann

Technische Produktionsleiterin Zina Matheke
Ballettkorrepetitor Waldemar Martynel
Musikalischer Assistent Daniel Lett

* Elternzeitvertretung

** Gefordert durch die Beauftragte der
Bundesregierung fiir Kultur und Medien im
Programm NEUSTART KULTUR,
Absolvent:innen-Férderung DIS-TANZ-START
des Dachverband Tanz Deutschland.

Dachverband Tan;
Deutschland

fiir Kultur und Medien

NEU
START

* | Die Beauftragte der Bundesregierung

Marcos
Novais
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Prof. Fuhrmann & Kollegen
Fuhrmann - Belz - Kopsan - Schneidereit
Die Osteopathen in Wiesbaden.

Wir danken Prof. Marina Fuhrmann und

Kolleg:innen fiir die osteopathische
Betreuung des Hessischen Staatsballetts.
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