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REGIE UND THEATER FUR JUNGES PUBLIKUM

Eine Diskussion Uber Risiko, Geduld und Globalisierung

von Leandro Kees, Verena Regensburger, Mina Salehpour und Gerd Taube

Was miussen Regisseure Uiber ihr junges Publikum wissen? Welche Rolle spielt dieses Thema in der
kiinstlerischen Ausbildung? Braucht es eine besondere Haltung zu diesem Publikum? Welche Mog-
lichkeiten der Beteiligung von Kindern und Jugendlichen an Entscheidungsprozessen im Theater
gibt es? Uber diese und andere Fragen zur Regie im Theater fiir junges Publikum haben drei Regis-
seure ihre Gedanken per E-Mail ausgetauscht. Leandro Kees, arbeitete zu der Zeit an einem Ju-
gendroman in Patagonien, Nina Salehpour fiihrte Regie am Staatsschauspiel in Dresden und Ve-
rena Regensburger arbeitete in Miinchen. Der digitale Diskurs war dennoch anregend und hat die
drei Regisseure, die sich noch nicht personlich begegnet sind, neugierig auf die Arbeit der anderen

Beteiligten gemacht.

Gerd Taube: Welche besondere Haltung
braucht es, um fiir junges Publikum Regie zu
fiihren?

Mina Salehpour: Als Regisseurin muss ich
Kinder ernst nehmen. Nur dann kann ich Ge-
schichten erzihlen, die sie mir glauben. Aber
das heif3t nicht, dass ich mich in meiner Regie-
sprache oder in der Asthetik einschriinke oder
eine Kindervariante davon auf die Biihne
bringe. Als Kind habe ich nichts mehr gehasst,
als wie ein Kind behandelt zu werden. Kinder-
tisch, oder der sogenannte Katzentisch bei Fa-
milientreffen zum Beispiel!!! Der Gedanke da-
ran macht mich heute noch wiitend. Der Aus-
druck ,,du bist ja noch ein Kind* ist mir ver-
hasst. Das heiit soviel wie ,,du bist ja noch
VOLLIG AHNUNGSLOS*. Das glaube ich
nicht. Kinder nehmen alles wahr. Auch die
Wahrheit unterscheiden sie doch von der Liige.
Dennoch ist das Theater fiir mich ein Ort der
Fiktion. Sie soll bei all meinen Arbeiten iiber
die Realitit siegen. Es ist also ein schmaler Grat
eine gute Geschichte zu erzdhlen, mit allem was
die Fantasie hergibt, ohne die Wahrheit im Kern
Zu verraten.

Das aber gilt im gleichen Mal3e fiir meine
Arbeiten fiir Nichtkinder. Der Unterschied liegt
— bei mit zumindest — eigentlich nur in der The-
menauswahl.

Ich wiirde mich selbst nie als Regisseurin
fiir Kinder und Jugendtheater bezeichnen. Es
gibt von der Herangehensweise keinen

Unterschied zwischen konzeptionellem Denken
fir das Staatsschauspiel Dresden oder das
Junge Diisseldorfer Schauspielhaus, fiir das
GRIPS Theater in Berlin oder Det Norske Teat-
ret in Oslo. Mein Team und ich arbeiten immer
gleich. Die Themen entscheiden. Das ist alles.

Es ist nicht notig Regisseure fiir junges
Publikum explizit auszuweisen. Das fiihrt
hochstens dazu, dass sie die Hilfte verdienen
werden. Zumindest in Deutschland.

Leandro Kees: Das ist eine weite Frage in ei-
nem Feld mit sehr unterschiedlichen Institutio-
nen. An deutschen Stadttheatern — um die Frage
zu begrenzen — wiirde ich mir als Haltung ge-
geniiber dem jungen Publikum mehr ,,Mut zum
Experiment* wiinschen. Oft ist das Kinder- und
Jugendtheater in Deutschland sehr vom kon-
ventionellen Sprechtheater geprégt, anders als
in Belgien, zum Beispiel. Daraus leitet sich fiir
mich die Frage ab, wie sich das Theater fiir jun-
ges Publikum gegeniiber dem breiten Spektrum
von zeitgenodssischen Kunstformen positioniert
und welche Diskurse, Annahmen oder Paradig-
men die Praxis beeinflussen.

Die kiinftige Entwicklung des Kinder-
und Jugendtheaters in einer globalen Gesell-
schaft ist ein Thema, das mich zutiefst bewegt,
nicht nur als Kiinstler, sondern auch als Dozent
kiinftiger Regisseur*innen. Da ich mich lange
mit Kunstmanagement befasst habe, hat dieser
Blick auch mein Verstindnis zum Thema be-
einflusst.
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Um iiber Entwicklungsperspektiven im
Theater fiir junges Publikum nachzudenken ist
es fiir mich ausschlaggebend zu betrachten, wie
und wo kiinftige Theatermacher*innen lernen,
das heif3t, den Blick auf die Zusammenhinge
zwischen Ausbildung, Praxis und Vermittlung
lenken.

GT: Welche Rolle spielte das Theater fiir jun-
ges Publikum in Eurer Ausbildung? Was hdttet
Ihr Euch da gewiinscht?

MS: Ich habe keine spezielle Ausbildung fiir
die Arbeit fiir junges Publikum gehabt. Da ich
als Regieassistentin begonnen habe zu inszenie-
ren und nicht Regie oder Ahnliches studiert
habe — ich habe iiberhaupt nicht studiert — kam
die Frage nie auf.

Ich denke nicht, dass man unbedingt eine
Art theaterpadagogische Ausbildung benotigt,
um fiir junges Publikum zu inszenieren. Sicher
aber benotigt man Neugierde und Empathie und
man darf den Dialog mit seinem Publikum nicht
scheuen, sondern muss ihn immer wieder su-
chen.

LK: In mein Fall war weder in der Schau-
spielausbildung noch in der Tanzausbildung
Theater fiir junges Publikum ein Lernfeld. Man
wusste zwar, dass es existiert, aber das war’s.
Erst Jahre nach meiner Ausbildung, als mir an-
geboten wurde Stiicke fiir junges Publikum zu
gestalten, bin ich auf das Genre aufmerksam ge-
worden.

Ich wiirde sagen, dass dem Theater fiir
junges Publikum in der Ausbildung selten ge-
niigend Aufmerksamkeit und Anerkennung ge-
schenkt wird. Ich denke nicht, dass ein speziel-
les Fachstudium noétig wére, aber Universitidten
und Hochschulen wiirden sicherlich davon pro-
fitieren, Theater fiir junges Publikum als ernst-
zunehmende Branche zu verstehen und zu ver-
mitteln. Das ist nicht immer der Fall. Im Tanz
tiberhaupt nicht, im Schauspiel eher selten.

Verena Regensburger: Wihrend meines Stu-
diums der Theaterwissenschaft an der Ludwig
Maximilian Universitéit in Miinchen lag der Fo-
kus kaum auf Theater fiir junges Publikum. Mit
einem Kurs besuchten wir zwei Inszenierungen
von Der Sturm an der Schauburg und an den
Miinchner Kammerspielen und sahen somit

zwel Versionen fiir unterschiedliche Publika.
Ich mochte aber fast behaupten, dass sich die
Auseinandersetzung mit dem Thema ,,Theater
fiir junges Publikum® im Rahmen meines Stu-
diums im GroBen und Ganzen auf diesen Ver-
gleich beschrinkte.

Meine Zeit als Regieassistentin an den
Miinchner Kammerspielen lésst sich z.T. auch
als Ausbildung begreifen. So hatte ich die Mog-
lichkeit, gleich zu Beginn ein Wintermérchen
fiir Kinder zu inszenieren. Nach dem Motto:
wenig Mittel, wenig Aufwand — grofles Zau-
bern, grofle Illusionen, wurden die Kinder mit
ihrer Phantasie in eine eigens geschaffene Welt
entfiihrt. Die Erfahrung mit einem derart unbe-
fangenen und direkten Publikum, mit dessen
Ehrlichkeit und Involviert-sein in das Gesche-
hen, halte ich als pridgend und bestdrkend in
meinem Denken iiber das Theaterschaffen in
Erinnerung.

LK: In meiner Lehrtitigkeit ist das Theater fiir
junges Publikum ein selbstverstdndlicher Teil
der Theaterlandschaft. Es wire unmoglich das
zu ignorieren. Ich unterrichte Selbstmanage-
ment (auch bekannt als Career-Management)
fiir kiinftige Theatermacher*innen, ich biete
das regelmiBig als Gastdozent an der Folkwang
Universitdt Essen und in Workshops in andere
Institutionen an. In diesem Wissensbereich
wire es schwer, das Theater fiir junges Publi-
kum nicht ernst zu nehmen, da viele Kolleg*in-
nen ihre gesamte kiinstlerische und berufliche
Entwicklung innerhalb dieser Branche gemacht
haben.

VR: In meiner Bachelorarbeit ,,Nur wer mit-
spielt, kann gewinnen* habe ich mich mit
dem*der Zuschauer*in als Ko-Akteur*in ausei-
nandergesetzt. Das Publikum ist stets Mit-Spie-
ler.

Ausgehend von meiner letzten Produk-
tion THESE TEENS WILL SAVE THE
FUTURE denke ich jedoch eher indirekt iiber
das (junge) Publikum nach. Denn die jugendli-
chen Darsteller*innen wenden sich nicht spezi-
ell an Gleichaltrige, sondern tendenziell an die
Erwachsenengeneration, die es als Verbiindete
fiir ihre Forderungen zu gewinnen gilt. Es wire
falsch zu glauben, dass Theater mit Jugendli-
chen ein dlteres Publikum nicht erreicht und
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umgekehrt, dass Theater fiir Erwachsene ein
junges Publikum ausschlie3t. Theater fiir alle!
Theater mit allen!

Theater fiir junges Publikum und mit Kin-
dern und Jugendlichen zu gestalten und ihnen
dabei wirklich eine Biihne zu geben, gliickt ge-
rade dann, wenn nicht iiber sie gesprochen
wird, sondern mit ihnen, wenn nicht nur ihre
Themen verhandelt werden, sondern sie sich
selbst ausdriicken und zeigen konnen. Es wohnt
der Stiickentwicklung mit Jugendlichen eine
ungeheure Kraft inne, wenn ein Gefiige ent-
steht, in dem die verschiedenen Typen sichtbar
werden.

GT: Wie kann man denn erreichen, dass diese
Kraft der Jugendlichen zur Wirkung kommt?

VR: In THESE TEENS WILL SAVE THE
FUTURE erhalten die Jugendlichen sich ihre
bestechende Ehrlichkeit und z.T. entwaffnende
Naivitit. Sie spielen nicht, sondern sie sind. Sie
sprechen fiir das Kollektiv, aus einem
Schwarm-Korper oder stehen fiir ihre ganz per-
sonlichen Forderungen ein. Wie Mina Saleh-
pour zu Recht feststellt, ,,als Regisseurin muss
ich Kinder ernst nehmen*“ — ob sie auf der
Biihne sind oder im Publikum.

Mich interessieren die Personen, Charak-
tere, ob es sich um professionelle Schauspie-
ler*innen handelt oder die Performer*innen
sich zum ersten Mal auf einer Biihne zeigen. In
diesen Inszenierungen sind die Darsteller*in-
nen Laien, Expert*innen des Alltags, wenn man
so will.

Im Probenprozess gilt es, die unterschied-
lichen Experten-Gebiete herauszuarbeiten. Es
geht um eine Zusammenarbeit aller Beteiligten,
um eine gemeinsame Stiickentwicklung. Als
Regisseurin bringe ich Standpunkte in einen
theatralen Zusammenhang, aber die Aussagen
und Ausdrucksmoglichkeiten der Einzelnen
tragen ihre jeweilige Relevanz bereits in sich.
Werden die Darsteller*innen nicht einfach in
ein formendes Korsett gepackt, konnen sie
wirklich sichtbar werden.

Die Jugendlichen erleben, dass das Thea-
ter ein Ort der Versammlung, der personlichen
und gesellschaftlichen Reflexion und der politi-
schen Verhandlung sein kann; dass Kunst ein
Akt der Ubersetzung ist.

GT: Welche Moglichkeiten der Beteiligung von
Kindern und Jugendlichen an Entscheidungs-
prozessen im Theater kennt ihr?

VR: Viele der Teens fiir meine letzte Inszenie-
rung hatte ich auf Demos angesprochen und zur
Teilnahme am Projekt eingeladen, mit dem Zu-
satz: Lasst uns ins Gesprich kommen — ich
mochte kein Stiick iiber eure Anliegen machen,
allein aus der Recherche und den Materialien,
die ich aus den Medien beziehen kann. Ich will
wissen, was euch umtreibt, was ihr zu sagen
habt. Niemand muss am Ende auf der Biihne
stehen, aber jede*r darf.

Die Jugendlichen sprechen auf der Biihne
ihre Texte — Aussagen, die sie in den Gespra-
chen auf den Proben formuliert haben. Das
Team hat diese in eine Reihenfolge gebracht,
doch stets in einer Feedback-Schleife zuriick zu
den Teens. Bei allen Fragen, sei es zu Text,
Biihne oder Kostiim, sich auf Augenhohe zu be-
gegnen und jeder Meinung Gewicht zu geben,
erfordert in einer so grolen Gruppe Geduld, die
aufzubringen sich mehr als lohnt. Nur auf diese
Weise kann ein Abend entstehen, den die Teens
mit anderen teilen mochten und sich somit di-
rekt und ehrlich mitteilen.

MS: In meiner Arbeit kam eine Beteiligung von
Kindern oder Jugendlichen als Darsteller*innen
bisher nicht vor und ist fiir die nahe Zukunft
nicht geplant — aber keinesfalls ausgeschlossen.
Die Suche nach einem passenden Konzept fiir
ein Thema, fiir einen Stoff beginnt ja immer
von Neuem.

In unserer Inszenierung Paradies, die am
Jungen Diisseldorfer Schauspielhaus liuft, la-
den wir das Publikum von vornherein zu uns
auf die Biihne ein. Die Spieler des Ensembles
spielen inmitten des Publikums und so werden
die Zuschauer*innen rein physisch ein Teil des
Stiickes. IThre Anwesenheit auf der Biihne
schafft einen gemeinsamen Raum. Das ist aber
alles was wir bisher in dieser Richtung gemacht
haben.

GT: Leandro hat eingangs von seiner Utopie
eine potentiell universalen Theatersprache fiir
ein globales Publikum gesprochen. Wie er-
reicht diese Sprache das junge Publikum und
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wie muss man sich eine solche Sprache vorstel-
len?

LK: Ich muss zugeben, dass ich nie sicher bin,
ob ein Stiick sein Publikum erreicht. Ich glaube
aber, dass einige meiner Stiicke global kompa-
tibel sind TRASHedy und Chalk About wurden
zum Beispiel jeweils mehr als 200 Mal in iiber
20 Léndern gespielt.

Ich habe bei beiden Stiicken mit einigen
radikalen Begrenzungen gearbeitet. Ich habe
beispielsweise die gesamte Theater-Jugendlite-
ratur ignoriert und mich auf Zeitungsartikel als
Stoff beschrinkt. Ich habe akzeptiert, dass ich
weder wissen noch verstehen werde, wie Ju-
gendliche ticken oder was sie interessiert. Ich
habe mich nur gefragt, was mich interessiert
und versucht, so ehrlich wie moglich dariiber zu
“reden”. Und mit dem Wort “reden” komme ich
auf die nédchste Begrenzung, denn wir haben oft
auf Verbalsprache verzichtet.

Mit einem Team von Kolleg*innen haben
wir uns gefragt, wie man szenische Metaphern
finden kann, um bestimmte Themen anzuspre-
chen. Und wenn Sprache benutzt wurde, dann
oft minimal, in Form von Audiosequenzen oder
Videos. Weil wir nicht von der jeweiligen Lan-
dessprache abhingig sind, kann unser Ensem-
ble der performing:group in Delhi wie Berlin o-
der Osaka problemlos spielen. Mittlerweile

schreibe ich auch textlastigere Stiicke oder in-
szeniere gern Literaturvorlagen an Stadtthea-
tern, aber diese Stiicke sind natiirlich nur in be-
stimmten Sprachrdumen auffiihrbar. Das sind
die Spielregeln.

Ich denke Nachwuchs-Regisseur*innen
wiirden enorm viel von sich entdecken, wenn
sie ab und zu auf Verbalsprache verzichten
wiirden. Da hat man weder Regeln noch Metho-
den. Da muss man Dramaturgie vollig neu ver-
stehen. Begrenzung bringt eine Art ,,Innovati-
onszwang® mit sich. Ich empfinde es als sehr
gesund, diese Prozesse zu durchlaufen. Das ist
auch ein Versuch, Stiicke zu kreieren, die
Sprachbarrieren liberwinden. Die Welt wird
globaler, warum nicht auch das Theater?

VR: Ich hoffe ja sehr, dass ich bald eine deiner
Arbeiten ohne Lautsprache sehen kann. Das ist
ein unglaublich reizvoller Ansatz, Theater ohne
konkrete Sprache der Worte zu gestalten und
dabei nicht Musik- oder Tanztheater zu kreie-
ren, sondern eine ganz eigene visuelle und
akustische Sprache zu finden.

Sich selbst zunidchst ‘“einzuschrinken®
und somit in den ,,Innovationszwang* zu bege-
ben, scheint mir der wiinschenswerteste Ansatz
fiir Kunstschaffende, um neue Arbeiten hervor-
zubringen. Mehr Mut zum Innovationszwang!
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