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»HOCH HINAUS«

Dynamiken und Perspektiven zwischen literarischen Texten und Tanz

„Hoch Hinaus“

zeigt Stücke, die explizit der Verbindung zwischen Text und Tanz gewidmet

wurden oder die Dynamiken und Transformationen zwischen

literarischen Texten und Tanz betonen und den Körper nicht als Mechanik

begrenzen, sondern ihn mit der Textur des Umfelds und mit

der Situation, in der er sich befindet, verbinden, um Spektren fühlbar

zu machen, die überall unter dem Wort präsent sind wie in „Sichtbare

Lieder“, „Solaris“, „Gebärdensprache“, „6 degrees of separation“,

„Hate“ , „Schriftzeichnen“.

konstruiert Identität durch Gedächtnis in Zeiten virtueller Kommunikationsstrukturen

und externer Speicherung, in denen sich der

Bezug zum Körper durch die veränderten Kommunikationsbedingungen

drastisch ändert. Tanz ist Teil des kulturellen Hier und Jetzt,

aber auch des „kulturellen Gedächtnis“ (Jan Assmann).

verankert die Vielfalt des menschlichen Seins in unterschiedlichen Körperschriften.

begrüßt die Vielfalt der Nationen mit TänzerInnen aus u.a. Österreich,

Frankreich, Polen, Kolumbien und Deutschland.

Darüber hinaus wird „Hoch Hinaus“

selten zu sehendes zeitgenössisches Tanzrepertoire zeigen. Start mit

Rui Horta: „Ordinary Events“.

Bezug zur Tanzhistorie herstellen. Der Start erfolgt mit Jean Georges

Noverre, dessen 200. Todestag im Jahr 2010 gefeiert wird. Noverre ist

nicht zuletzt durch seine Plädoyers für die Verbindung von Text, Tanz,

Malerei und Musik von absoluter Aktualität und wirkt in seinen

„Lettres sur la Danse et les Ballets“ (1760) nach wie vor ungeheuer

heutig.

Zitate:

„All men having the same passions, differ only in proportion to their

sensibilities; they affect with more or less force all men, and manifest

themselves outwardly with more or less vehemence and impetuosity.“

(Letter 1, aus: Letters on Dancing and Ballets by Jean Georges Noverre,

Alton Dance Books 2004: 13)

„Let us not practice steps only, let us study the passions.“ (Letter II:

a.a.O.:29)

„A maitre de ballet, then ought to explore everything, to examine, all,

since everything that exists in the universe can serve him as a model.“

(Letter VI, a.a.aO.: 38)

autobiografische Geschichten von Menschen aus aller Welt zeigen, die

durch ihre mündlich und körperlich fixierten Notate authentisch

sind und einen aktuellen tagespolitischen Bezug im Sinne des Community-

Gedankens transferieren (Migrationsballett „Auswärtsspiel“).

Zudem wird „Hoch Hinaus“

eine Plattform für Wiener ChoreographInnen und die internationale

Tanzcommunity sein.

die Zusammenarbeit mit Wiener MusikerInnnen fördern (wie Franz

Hautzinger)

Nachwuchsförderung betreiben (wie Julia Mach).

„Hoch hinaus“ beschreibt ein Konzept der Körperbewegungen und

Körpergesten  vom Scheitelpunkt  der Vertikale über die Horizontale  und

den Boden: Hinauf, hinab, beständig den ganzen Raum ergreifend,

Perspektiven verändernd, so wird die tänzerische Bewegung, indem sie die

verschiedenen Ebenen der Raumwahrnehmung und Raumaneignung fokussiert,

zum Symbol einer erweiterten Aneignung von Welt.  
Die Kontinuität dieser Ideen kann über zwei Jahre mitverfolgt werden.

Das Projekt läuft über zwei Jahre, 2010 sind zwei Ausgaben geplant, 2011

ebenso. Odeon Tanz ist ein Projekt der Stadt Wien, unterstützt durch

das Feldkirch Festival (Sichtbare Lieder), Bundesministerium f. Unterricht

u. Kunst, das Land Oberösterreich, die Stadt Linz (C.O.V.) u.a.

Ein Dank geht auch an die gute Zusammenarbeit mit den Gastgebern

des Odeon Theaters.

Stücke: Programmauswahl

Sichtbare Lieder

Produktion/Choreographie: Rose Breuss

Musik: Trompete, Electronics: Franz Hautzinger,

Trompeten: Bernhard Bär und das Ensemble Linz

Tanz: Amandine Petit, Anna Lis, Anna Prokopová, Arnulfo Ravagli

Pardo, Aureliusz Rys, Dante Murillo Bobadilla, Petr Ochvat, Tamara

Kronheim.

Video: Johannes Novohradsky

Die von Erotik, mythologischen Anspielungen und gesellschaftlichen

Umgangsformen geprägten Fetes Galentes sind die Quelle einiger

der berühmtesten Tanzstoffe und Ballette. Die Chopiniana (später

wurde dieses Ballett zu Les Sylphides umbenannt) war die Inspiration

zu einem Auftrag des berühmten Impresarios Serge Diaghilev

an den Komponisten Francois Poulenc, für die Ballett Russe - Les Biches

- zu schreiben.

Die Verflechtung von Mythologie und zeitgenössischen Lebens- und

Tanzwelten inspiriert Rose Breuss zu einer ins heute transformierten

Choreographie der alten Fetes Galantes. Gesteigerte Körperlichkeit

und energetisch- aufgeladene Bewegungsfigurationen formen ein

Stück, das in fein gesponnenen Bewegungsnetzen poetisch aufgespannt

wird.

Die Musik wird vom Komponisten Franz Hautzinger in eine Welt der

Bläserklänge gegossen, die Anklänge an die französische Musik einschließt.

Die Sphären werden festlich und wir denken an Poulencs

Freund Paul Éluard, der in seinen sichtbaren Liedern zu den menschlichen

Körpersphären sagt: "und was brennen soll, brennt."

6 degrees of separation

Choreographie: Johannes Randolf

Musik: Sound-Collage (J. Randolf) und Muzlimagauze

Tanz: Aureliusz Rys, Błazej Jasinski, Andrea Maria Handler,

Katja Bablick, Amandine Petit

"Das Kleine-Welt-Phänomen“

(auch: small

world paradigm) ist

ein von Stanley Milgram

1967 geprägter

soziologischer Begriff,

der innerhalb

der sozialen Vernetzung

in der modernen

Gesellschaft den

hohen Grad abkürzender Wege durch persönliche Beziehungen bezeichnet.

Nach dieser Hypothese ist jeder Mensch (sozialer Akteur)

auf der Welt mit jedem anderen über eine überraschend kurze Kette

von Bekanntschaftsbeziehungen verbunden ist, obwohl die "Dichte"

des sozialen Netzwerks aller Akteure - gemessen als das Verhältnis

der realen zu den rechnerisch möglichen Kontakten der Kontaktpersonen

eines jedweden Akteurs - extrem gering ist, nämlich nahe Null.

Ausgangspunkt dieser Choreographie war die oben beschriebene Theorie.

In Zeiten der virtuellen Netzwerke wird diese Theorie immer realer.

Was Menschen trennt oder verbindet sind jedoch nicht nur

direkte physische oder Netzwerk-Verbindungen, sondern auch Gedanken,

Erinnerungen, Gefühle, Anschauungen.

Diese Choreographie zeigt in mehreren Szenen durch wie durch unterschiedliche

Ereignisse und Zufälligkeiten mögliche Verbindungen

zwischen sechs Menschen, die in ihrer eigenen Welt primär nichts

mit den anderen Personen zu tun haben, zustande kommen können.

Ordinary Events

von Rui Horta

Einstudierung Annette Lopez

Premiere 21.11.1991, Künstlerhaus Mousonturm,

mit dem S.O.A.P. Dance

Choreographie: Rui Horta

Musik: Les Tambours du Bronx

"Ordinary Events" entstand während eines

Aufenthalts in Magglingen (Schweiz)

und wurde zum ersten Mal bei "Heartbeat"

gezeigt, einer Benefizveranstaltung

zugunsten der AIDS- Hilfe, die

gemeinsam mit Mitgliedern des Frankfurter Balletts und verschiedenen

anderen Frankfurter Künstlern durchgeführt wurde.

Das Stück wurde 115 mal in 22 Länder aufgeführt.

Berliner Morgenpost 1992 schreibt:

"Für Ordinary Events" steht S.O.A.P. in den Startlöchern zu einer prägnanten

Abstraktion "gewöhnlicher Ereignisse". Alltägliche Gesten und die

Bewegungen, die unentdeckt zwischen den Posen verborgen sind, werden

in Form gebracht, gebrochen und auf diese Weise sehr ungewöhnlich.

Reizvoll ist die Szenenrie. Drei rote Teppiche, drei Stühle und das

akustische Trommelfeuer der "Tambours de Bronx" stecken die Geometrie

ab, auf der das Chaos losbricht. Das hat dramatischen Effekt,

besonders in den Passagen erstarrter Stille, wenn Körper sich wie Pyramiden

übereinandertürmen und Bilder wirken."

Bergische Morgenpost 1992 schreibt:

" Drei rote Rechtecke teilen den schwarzen Bühnenboden auf, jeweils ein

Stuhl auf jedem Feld. In diesen Feldern werden Geschichten erzählt,

von Macht und Unterdrückung, von unüberwindlicher Nähe und kalter

Distanz, In rasantem Tempo finden die Paare immer neue Bewegungsbilder.

Plötzlich bewegt sich die Gruppe synchron: das Ensemble

tanzt, artistisch, schwungvoll. Imponierend die Körperbeherrschung:

Nie droht die Artistik in Akrobatik umzuschlagen immer ist der Formwille

des Choreographen spürbar."

Solaris

von Julia Mach

Als der Psychologe Kelvin auf dem Planeten Solaris

eintrifft, der von Polytheria, einem gallertartigen

Plasma-Ozean umgeben ist, trifft

er auf seine Frau Harey, die sich 10 Jahre

zuvor das Leben nahm. Polytheria materialisiert

das Unbewusste: Wer ist diese Harey?

In "Solaris" (1961), einem der berühmtesten Science-

Fiction Romane der Weltliteratur, beschreibt

und befragt Stanislaw Lem

(1921-2006) vielschichtig, narrativ und letztlich

genreübergreifend, die Möglichkeiten

und Begrenzungen menschlicher Existenz

und Wahrnehmung: Ist unsere Wahrnehmung

lediglich Projektion eigener Vorstellungen?

Ist die Erforschung des Anderen, die

Suche nach dem Anderen immer auch die Suche nach uns selbst?

Was konstituiert das Bewusstsein des Menschen?

Julia Mach begibt sich mit "Solaris" auf die Suche. Wenn Harey die

menschliche Materialisierung des Unbewussten, der eigenen Erfahrungen,

Wünsche, Fantasien und der tiefsten Ängste und Schuldgefühle

Kelvins ist, entspricht Hareys Selbstwahrnehmung nicht der

Realität, denn ihre subjektive Wahrnehmung wird von außen fundamental

infrage gestellt. Für Julia Mach ist der Körper die Schnittstelle

zwischen dem Subjektiven mit seinen Anteilen am Bewussten

und Unbewussten und dem vermeintlich Objektiven, der Welt. Als

Bestandteil des materiellen Seins, das durch Räume, Orte und gesellschaftliche

Konstrukte definiert ist, verbindet der Körper, der niemals

neutral ist und Bedeutung, Atmosphäre und Stimmungen in sein

Umfeld trägt, das Unbewusste mit dem Bewussten. Kann man das

Universum verstehen, ohne zu verstehen, was darin liegt?

SCHRIFTzeichnen

Konzept und Choreografie: Bernd R. Bienert

Tanz: Boris Nebyla

SCHRIFTzeichnen stellt die sprachlich konkret gefasste

Information der Gebärdensprache den

emotionalen Mitteilungen des Körpers gegenüber

und verbindet beide zu einer intuitiv

erlebbaren Form der visuellen Kommunikation als vermittelnde Brücke

zwischen performativem und tänzerischem Kunstwerk.

Tanz und Gebärdensprachen sind Formen eines zwischenmenschlichen

Kommunikationssystems. Wie alle Lautsprachen sind auch die Gebärdensprachen

auf natürliche Weise entstanden. Ähnlich dem Ursprung

des Tanzens fanden Menschen intuitiv einen Weg der

nonverbalen Form der zwischenmenschlichen Mitteilung. Gebärdensprachen

vermitteln den Inhalt schriftlicher Mitteilung durch Transkription

in Bewegung, Tanz visualisiert innere Vorgänge. Zu der

manuell-visuellen gebärdensprachlichen Vermittlung durch Hände

und Augen kommt durch die Möglichkeiten des Tanzes der Ausdruck

des (gesamten) Körpers im Raum hinzu.

Text dient als Trägerbasis der sich daraus entwickelnden Formen der Bewegung.

Aus geschriebenen Zeichen ergibt sich auf dem Weg der

Umsetzung in die Dreidimensionalität eine Choreografie der Zeichen,

Schrift wird in den Raum gezeichnet. Text wird mittels Bewegungen

der Gebärdensprache zu Tanz. Schritt für Schritt kann der

Zuschauer diese Phasen der Entwicklung vom Text zum Tanz mitverfolgen

und für sich versuchen, dem Text der dieser Arbeit zu Grunde

liegt, nachzuspüren.

Bernd R. Bienert, 10.2009

Jean George Noverre: Tanz und Narration

Claudia Jeschke und Rainer Krenstetter

Tanzen vermittelt Geschichten und Geschichte.

Die Vermittlung von Geschichten (= Stories) war und

ist die Herausforderung an eine Kunstform, die

ohne erzählende, ohne erläuternde Worte auskommt.

In ihrer Geschichte (= History) hat die Tanzkunst

mehrere Strategien entwickelt, Geschichten

zu vermitteln; diese Strategien sind im Gedächtnis

des Tanzes und des Tanzens sedimentiert.

Im Jahr 2010 gedenkt die Tanzgeschichte des 200. Todestags

von Jean Georges Noverre, der sich in seinen

bekannten ‚Briefen über die Tanzkunst’ (1760)

mit den Bedingungen des Handlungsballetts auseinander

setzt.

Wie konstruiert Noverre dramatische Handlung im Tanz, was sollten die

Tänzer seiner Meinung nach physisch tun, um Handlung auf der

Bühne zu produzieren? Ein wesentlicher Aspekt von ‚Drama’ ist die

Interaktion nicht nur von tanzenden Körpern, sondern von tanzenden

Frauen und Männern (‚gendered identities’).

Noverres Strategie ist – vereinfacht ausgedrückt – eine rhythmisch

strukturierte, bühnen-wirksame Zeichensprache (=Pantomime), die

sich in sog. Tableaux Vivants in Stillstellungen verdichtet. Pantomime

und Tableaux Vivants übernehmen die Vermittlung von Bedeutung.

Das Tanzen selbst bleibt beim Geschichten-Erzählen weitgehend ausgespart,

übernimmt (noch) keine Funktion beim Vermitteln von

Handlung, ist Divertissement.

Erst in der ersten Hälfte des 19. Jahrhunderts, in der Ära des romantischen

Balletts – so die Tanzgeschichtsschreibung – erzählen die Tanzbewegungen

selbst die dramatischen Geschichten. Sie tun das noch

immer vor allem in der Interaktion von Mann und Frau.

Was aber passiert hier genau; wie verschiebt sich unter motorisch-kinetischen

Gesichtspunkten die Bedeutungsvermittlung auf die Aktion

des Tanzens?

Eine Möglichkeit das herauszufinden ist die Dekonstruktion der dramatischen

Bedingungen der Interaktion. Als Beispiel: die Rolle des Albrecht

(aus einem der ‚signature pieces’ des romantischen Balletts

Giselle) als Solo.

Die Arbeit mit diesen Strategien Pantomime und Tableaux Vivants (anhand

von Noverres Schriften und Bildmaterialien des ausgehenden

18. Jahrhunderts) wird ein wesentlicher Teil der Lecture-Demonstration

sein – mit den TänzerInnen aus Linz und Wien. Ein anderer Teil,

der von Rainer Krenstetter vermittelt wird, ist die tänzerische Auseinandersetzung

mit der Techné von Bedeutungsvermittlung im 19.

Jahrhunderts (wie sie sich im Gedächtnis des Tanzes und eines Tänzers

präsentiert).

HATE

A Dance performance by

Juan Dante Murillo Bobadilla

and Arnulfo Pardo Ravagli.

Music: Splatercell, John Cooper Clarke and Joy Division.

Sometimes there is no calm,

Sometimes you find nothing,

Sometimes there is no tranquility,

Sometimes all the answers do not satisfy you,

Sometimes you do not find your real mission,

Sometimes you hate what you search for because you need it

and you know that sometimes you will never get it.

"Odiar es querer sin amar. Querer es luchar por aquello que se desea y

odiar es no poder alcanzar por lo que se lucha..."

("Hating is to want without loving. Wanting is to fight for what you

wish and to hate is not to be able to reach what you fight for...")

-Andres Caicedo-

HATE is a Dance Performance inspired by Andres Caicedo (Colombian

Writer) and Ian Curtis (Vocalist and Composer of The English Band

Joy Division). Two suicidal creators pressed for living intensely but

tormented by the circumstances of their lives. This piece is a meeting

about some elements, similarities and connections between the

works of both artists.

At the same time but in different places of the world Caicedo and Curtis

found a very special and strong way to communicate their own ideas

and perceptions. Both of them had oppressive lives, imbalances, sickness,

and distress of living; their artistic work speaks about the dissatisfaction

that produces to live, to feel, to grow, to decide, to love...

They were not comfortable in life and somehow they had to write or

sing to survive... They committed suicide at the age of 25, like deciding

to stop something that goes out of control, like ending with a

vicious circle where all the answers are not satisfactory.

AUSWÄRTSSPIEL

Konzept/ Regie/ Choreografie/ Produktion:

Lina Maria Venegas

Performance: Flüchtlinge der UMF Gruppe -

Traiskirchen Erstaufnahmezentrum

Unterstützt durch: European Homecare –

Betreuungsstelle Traiskirchen

Eine Gruppe von Personen ist weit weg von

zu Hause und möchte spielen. Sie erfinden

das «Auswärtsspiel». Das Spiel beginnt

und es gibt zwei Regeln: «Zu Hause

sein» bedeutet in der Gruppe zu sein und

«normale» Dinge zu tun. «Auswärtssein»

bedeutet aus der Norm zu treten und

«fremdartige» Dinge zu tun. Doch gleichzeitig

spielen diese Spieler ein anderes

«Auswärtsspiel», von dem sie weder den

Schiedsrichter noch die Regeln kennen.

«Game away from home – Auswärtsspiel» thematisiert die ständige

Konfrontation im Leben von Immigranten. Das Gefühl, zu Hause sein,

steht dem Wechsel, allein in einer unbekannten Umgebung zu sein,

gegenüber.

Lina Maria Venegas arbeitet in dieser Produktion mit AsylwerberInnen

im Traiskirchner Flüchtlingslager. «Ich arbeit mit Leuten aus der

UMF- (unbegleitete minderjährige Flüchtlinge) Gruppe. Die Flüchtlinge

bleiben nur ein paar Wochen in Traiskirchen*. Weder die Institution

noch die Flüchtlinge können garantieren welche Beteiligten

bis zum Ende des Prozess dabei bleiben werden. Die instabile Situation

stellt mir die Frage: Wie kann ich eine Struktur entwickeln? Flexibel

sein, soziales u. künstlerisches Potential optimal entwickeln,

wenn ich nicht weiß, wer zu der nächsten Probe kommt?» (Lina Venegas)

"Seit dem 1. Mai 2004 befindet sich auf dem Areal der Betreuungsstelle

Traiskirchen ein Erstaufnahmezentrum. Damit hat sich der Zweck der Einrichtung

zu einer „Transitstelle“ gewandelt: Nach dem Ende des „Zulassungsverfahrens“,

also nach maximal 3 Wochen, werden die

AsylwerberInnen in die Bundesländer zur Langzeitbetreuung verlegt. Dies

regelt das Grundversorgungs Gesetz (als Staatsvertrag nach Art. 15a der

Bundesverfassung zwischen Bund und Ländern unterzeichnet)."

(http://www.eu-homecare.com/at/standorte/standorte.htm)

Biografien

Rose Breuss

Geboren in Vorarlberg.

Studierte an der Hochschule

für Musik und Darstellende

Kunst Wien, Theaterschool

Amsterdam, Temple

University Philadelphia,

USA, University of Surrey,

Labanotation Institute.

Choreographierte u.a. für das

Niederösterreichische Donaufestival,

Wiener Festwochen,

Kammeroper

Wien, dieTheater Künstlerhaus,

Österreichische Galerie

Belvedere, Kunststiftung

Essl – Klosterneuburg,

Ballettschule der Wiener Staatsoper, Posthof Linz, Staatsgalerie

Stuttgart, szene bunte wähne, Odeon, TanzTheaterWien, x-IDA Kompanie,

Jeunesse musicale, Wiener Konzerthaus, Klangforum Wien,

Tanzquartier Wien, Grand Theatre Luxemburg und Philharmonie Luxemburg,

Festspielhaus St. Pölten, Bregenzer Festspiele, Odeon

Wien....

Ausgezeichnet mit dem Max Brand Preis für Experimentelle Musik, dem

Theodor Körner Preis für Wissenschaft und Kunst und der Prämie des

Bundeskanzleramtes für die Choreographie "Drift"

Institutsdirektorin IDA - Institute for Dance Arts an der Anton Bruckner

Privatuniversität in Linz , wo sie lehrt und habilitierte.

Als Gastdozentin an der Ballettschule der Wiener Staatsoper und an der

Universität Salzburg - Musik- und Tanzwissenschaft.

und an der Hochschule für Musik und Darstellende Kunst, Frankfurt

Zusammen mit Johannes Randolf gründete sie in Linz 2009 die Cie. Off

Verticality C.O.V

Johannes Randolf

erhielt seine Tanzausbildung an der Tanzakademie

in Rotterdam und ist zertifizierter

Trainer und Pre-Trainer für das Gyrotonic

Expansion System® und Master Trainer für

Gyrokinesis®. Er tanzte mit verschiedenen

Compagnien und Choreographen u.a. toladá

dance company (D) – Joseph Tmim,

Cia. Vicente Saez (E), Cie. Initiale (F) und Ballett

Linz (A) bevor er die company Cie.

NoVaS zusammen mit Randi Liebnau gründete.

Mit der Choreographie „second skin“

gewannen sie 2001 beim Internationalen Choreographie Festival in

Kalisz (PL) den 1. Preis.

Er unterrichtet zeitgenössischen Tanz am IDA – Institute for Dance Arts

an der Anton Bruckner Privatuniversität in Linz, war 6 Jahre lang

künstlerischer Co-Leiter der postgraduate dance company x.IDA und

5 Jahre lang künstlerischer Co-Direktor des choreographicentrelinz.

Er unterrichtet zahlreiche Workshops bei diversen Festivals und in

Ausbildungszentren im In- und Ausland. Johannes Randolf ist Gastdozent

unter anderem an der Tanzakademie in Rotterdam und der

University of Calgary. Gründung der Cie. Off Verticality/(C.O.V.) mit

Rose Breuss, Linz 2009.

Annette Lopez Leal

tanzte 5 Jahre beim S.O.A.P. DANCE THEATRE FRANKFURT unter der künstlerischen

Leitung von Rui Horta. 1999 Gasttänzerin bei CARTE

BLANCHE DANSETEATRE BERGEN, (Norwegen). 2000 und 2004 Projekte

mit BIONDIDANZA, künstlerische Leitung José Biondi und A.

Lopez Leal, Tourneen in Finnland, Norwegen und Spanien.

Regelmäßige Gastlehrerin bei den Tanzensembles an den Städtischen

Bühnen Osnabrück (Tanzcompagnie Marco Santi), dem Staatstheater

Oldenburg, dem Theater Luzern (Tanztheater Verena Weiss). 2000 -

2005 Lehrauftrag für Zeitgenössischen Tanz an der HOCHSCHULE

FÜR MUSIK UND DARSTELLENDE KUNST in Frankfurt. 2005-2008 Lehraufträge

und künstlerische Mitarbeiterin an der PALUCCA SCHULE

DRESDEN -Hochschule für Tanz. Seit dem WS 2008/09 Lehrauftrag

für Zeitgenössischen Bühnentanz an der ANTON BRUCKNER PRIVATUNIVERSITÄT

in Linz.

Rui Horta

 (geb. in Lissabon am 20. April 1957) portugiesisch-deutscher Tänzer und Choreograph. Ausbildung u.a. am Gulbenkian Ballett und in den U.S.A. mit dem Alvin Ailey Tanz Theater, nach seiner Rückkehr nach Portugal Leitung der Lissabon Dance Company. Gründungsdirektor des in Frankfurt beheimateten S.O.A.P. Dance Theatre im Jahr 1991.  Rui Horta vertritt die Idee des „reinen Tanzes“ (pure dance), die eine geistreiche Dekonstruktion der Konventionen postmoderner Performance darstellt. Er hat weltweit für viele bedeutende Ballettkompagnien wie das Gulbenkian Ballett , das Culberg Ballett, das Nederlans Dance Theatre 2 , Opera de Marseille Dance, Ballet du Grand Théâtre de Genève, the Icelandic Ballet, Noordans, Scottish Dance Theatre, Theater Nürnberg, Malmö Opera, National Company of Ballett Portugal etc. choreographiert.  Für das Theater Basel inszenierte und choreographierte er  u.a. Stravinsky’s Oper „The Rake’s Progress“. Für diese Oper schuf er auch Bühnenbild und Kostüme. Träger bedeutender nationaler und internationaler Preise, eingeladen zu weltweit bedeutenden Festivals.

CIE. OFF VERTICALITY/C.O.V.

www.cov.or.at

Rose Breuss und Johannes Randolf gründeten 2009 in Linz mit der Unterstützung des Landes Oberösterreich und der Stadt Linz die Cie. OFF VERTICALITY für zeitgenössische TänzerInnen und ChoreographInnen.

Die Cie. agiert als Plattform für zeitgenössische Tanzkunst.

Der Kern des Schaffens sind Neukreationen und das Erarbeiten eines relevanten zeitgenössischen Tanzrepertoires.

Die für den zeitgenössischen Tanz charakteristischen Arbeits- und Probenprozesse finden in Form von residencies für TänzerInnen und ChoreographInnen statt.

Die programmatische Linie der Kompanie speist sich aus einer Vernetzung international national und lokal tätiger KünstlerInnen.

Die TänzerInnen der Cie. zeichnen sich durch ihre künstlerische Individualität aus, die zusammen mit einer versierten und selbst- bewussten Technik des Tanzens eine lebendige und physisch intensive Interpretation erlebbar machen.

Die enge Zusammenarbeit mit dem renommierten Institute for Dance Arts der Anton Bruckner Privatuniversität erweitern die Möglichkeiten und Ressourcen der Cie. Masterstudierende des Institutes for Dance Arts sind in die Projekte, Aufführungen und  Performances der Cie. einbezogen. Die Cie. ermöglicht damit einen Brückenschlag und belebt das professionelle Tanzleben mit dem Engagement, der Verve und dem Ideenreichtum  der jungen TänzerInnen.

Die Durchlässigkeit der Arbeit der Cie. zum öffentlichen Raum ist uns ein wesentliches künstlerisches Bedürfnis, die Kommunikation mit dem Publikum bzw. zu den verschiedenen Publica, zu verschiedenen Öffentlichkeiten (Hochkultur, Straße, Schulen..) ist Teil der Cie. Arbeit.

COV lotet den menschlichen Bewegungsraum aus – 

vermittelt Körper- und Seinslagen des Menschen 

und schwingt dem pendelnden Blei des Lotes und der Schwere entgegen.

Claudia Jeschke

Studium der Theaterwissenschaft und Germanistik in

München. 1979 Promotion. Von 1980 bis 1990 wissenschaftliche

Mitarbeiterin am Institut für Theaterwissenschaft

an der Universität in München, 1994 Professorin am

Institut für Theaterwissenschaft in Leipzig, dort Habilitation. 2000

Professorin für Tanzwissenschaft an der Hochschule für Musik in

Köln. Seit 2004 Ordinaria für Tanzwissenschaft an der Universität

Salzburg. Gastprofessuren an europäischen und amerikanischen

Universitäten. Claudia Jeschke arbeitet(e) zudem als Dramaturgin,

Choreografin, Ausstellungsmacherin und Autorin von Fernsehsendungen

zum Tanz. Sie ist Autorin zahlreicher wissenschaftlicher Publikationen,

in denen sie als ausgebildete Tänzerin die

Tanzgeschichte vor allem unter bewegungsanalytischen und praxisorientierten

Gesichtspunkten beleuchtet. Die Verbindung von Historie,

Theorie und Praxis dokumentiert sich außerdem in zahlreichen

Re-Konstruktionen zu Tanzphänomenen des 18., 19. und 20. Jahrhunderts.

Rainer Krenstetter

Geboren in Wien. Ausbildung an der Ballettschule der

Wiener Staatsoper sowie an der Royal Ballet School

London.

Auszeichnungen: 1997 Erster Platz beim ÖTR-Tanzkontest

Wien. 1998 Silbermedaille beim Wettbewerb in Brasilia.

1999 Sonderpreis beim Grand Prix Luxemburg. 1999

Erster Platz beim Prix de Lausanne. Engagements am

Ballett der Wiener Staatsoper, Ballett der Staatsoper

Unter den Linden, Demi-Solotänzer (2003) und seit

2004 Solotänzer beim Staatsballett Berlin.

Repertoire: „Romeo und Julia“ (Faschingskönig, Balkon- Pas-de-deux),

„Verdi-Ballett: Ein Maskenball“, „Raymonda“, „Black Cake“, „Die

Flamme von Paris“, "Etuden“ (Solo-Paar), "Le Corsaire", "Grand Pas

Classique", "Napoli" (Pas de six), "Coppélia" (Franz), "Schwanensee"

(Prinz Siegfried), "Don Quixote" (Basil), "Giselle" (Herzog Albrecht)

und vieles mehr.

Gala-Auftritte: ÖTR-Gala in Wien, Winner-Gala in der Staatsoper Budapest,

Stars und junge Talente in der Bayerischen Staatsoper München,

Fanny-Elßler-Gala in Wien, „A Gift from Malakhov“ in Japan,

International Ballet Gala mit dem Queensland Ballet in Australien,

Ballett-Gala in Tallinn, Ballett-Gala in Triest, Eröffnung der Salzburger

Festspiele 2006, "Hommage à Nurejew" in Düsseldorf, 12. Internationales

Ballettfestival Miami, Ballett-Gala in Rom 2009, Ballett-Gala

beim Spoleto-Festival 2009, Gastspiele: 2003 Festival "Basel tanzt",

Japan 2005, Granada 2006.

Gasttänzer beim Wiener Staats- und Volksopernballett, beim Los Angeles

Ballet und beim Ballet Ireland, Dublin.

Julia Mach
Abschluss an der Ballettschule der Wiener Staatsoper, danach für zwei Jahre Studium der Philosophie an der Universität Wien. Ausbildung an der 'Hogeschool voor Muziek en Dans' in Rotterdam, abgeschlossen mit dem Bachelor of Arts in Dance. DanceWeb-Europe-Stipendium, dann erstes Engagement als Solistin am Opernhaus Graz (künstl. Leitung Darrel Toulon). Beginn der Tätigkeit als freischaffende Tänzerin in Wien, u.a. mit Chris Haring (liquid loft), Liz King, Georg Blaschke, Rose Breuss, Doris Ebner & Roderich Madl (Pilottanzt), Elio Gervasi und Catherine Guerin. Kooperation mit dem Medienkünstler Markus Wintersberger. Im Zuge eines Auslandsstipendiums des Bundeskanzleramts Zusammenarbeit mit Teatr Dada von Bzdülöw (künstl. Leitung Leszek Bzdyl) zur preistragenden Produktion 'Eden'. Solistin in einer Neufassung von Strawinskys 'Le Sacre du Printemps' unter Gebrauch von 3D-Videotechnologie (technische Realisierung: Ars Electronica Futurelab) in Kooperation mit dem Medienkünstler Klaus Obermaier. Zusammenarbeit mit jungen Videokünstlern (Kamila Chomicz, Stefan Richter) in Polen und Österreich. Rekreation eines historischen Solos der Tänzerin Gertrude Barrison zu Edward Griegs "Morgenstimmung" (Idee: Andrea Amort, Choreographie: Rose Breuss) im Rahmen einer Ausstellung des Österreichischen Theatermuseums und der Villa Stuck (München). Derzeit Masterstudium für Movement Research an der Bruckner Universität, Linz; zuletzt Premiere der eigenen Produktion 'Visitores' mit dem Tänzer/Choreographen Filip Szatarski in Danzig (PO).

Juan Dante Murillo Bobbadilla

Geboren 1982 in Kolumbien, abgeschlossenes Studium Medienkommunikation,

Schwerpunkt audiovisuelle Produktion.Bachelor für zeitgenössischen

Bühnentanz und Tanzpädagogik an der Anton Bruckner

Privatuniversität Linz/Östereich.Teilnahme an Tanzfesttagen in Kolombien,

Mexiko, Venezuela, Ecuador, Spanien, Italien, Norwegen,

Finnland und Estland. Engagements bei editta braun company, Rose

Breuss und Wee Dance Company Oslo unter der Leitung von F. Scavetta.

Auftragschoreografie: HATE.

Bernd Bienert

www.bienert.at

Anna Nowak

Anna Maria Nowak was born in Poland, where she studied Scandinavian Studies at the University of Gdansk. She finished her dance education at Anton Bruckner  Universität in Linz, Austria. (MA in Dance Arts).  2003 – 2005 she was dancer in x.IDA Postgraduate Dance Company (Directors: Esther Linley and Johannes Randolf), where she danced in choreographies by Nikolaus Adler ( AT), Rose Breuss (AT), Helene Weinzierl (Laroque Dance Company, AT), Elio Gervasi (AT/IT), Rebecca Murgi (IT), Charlotte Vincent (UK), Cathrine Guerin (USA/D), Filip van Huffel (BE), Stefan Dreher (BE/D), Hannes Donabauer (AT). Anna Nowak took part in workshops and research projects led by Mathilde Monnier, David Zambrano, Martin Sonderkamp, Rasmus Ölme, Gavin Webber, Paul Clayden and Martin Kilvady.

 Since 2005 she works as a freelance dancer and performer in Vienna. Since 2005 she is a member of Gervasi Dance Company (A).  Since 2006 she collaborates with liquid loft/Chris Haring (A). She danced in pieces by Rose Bruess. Anna Maria Nowak was employed by Neue Oper Wien and Stadttheater Klagenfurt. She took part in filming of “Burning Palace” by Mara Matuschka and Chris Haring.  Since 2008 she is engaged in research project “Embodied Generative Music” at the Technical University of Graz  - IEM (Institut für Elektronische Musik) and The University of the Arts in Graz. Since November 2008 Anna Nowak is also engaged in the activities and forming of a young artists’ association BART in Vienna..

Feburary 2009 she was “artist in residence”  with D.ID Dance Identity (Liz King) in Pinkafeld, Austria, where she collaborated with Radek Hewelt, the piece Scenario1 was premiered at Burgenländische Tanztage 2009 in OHO Oberwart. She was one of the creators and performers  in Endlich Hydn  - a dance performance created for the Hydn in der Wart Festival, Burgenland.

Anna Maria Nowak is also a guest teacher at Anton Bruckner  Universität -  IDA (Institute for Dance Arts) in Linz. She was also recipient of DanceWeb 2009 programme.

Lina Maria Venegas

wurde in Kolumbien geboren und schloss an der Universidad de los

Andes in Bogotá das Studium zur Maschinenbauingenieurin ab

bevor sie 2005 bzw. 2009 den BA und MA für Zeitgenössischen Tanz

und Tanzpädagogik an der Anton Bruckner Privatuniversität in Linz

erwarb. Mitarbeit bei technologischen Projekten des kolumbianischen

Umweltministeriums. Koordinatorin des Kulturprojekts „El

Estudio“ in Bogota von ObjêtsFax Company. Als Tänzerin arbeitete

sie u.a. mit Ricardo Rozo/ ObjêtsFax Co., Sandrine Legendre, Rose

Breuss, Anna Tenta, Robert Poole und Mario Mattiazo/Tanzfabrikwien.

Gastchoreographin u.a. der Tanz die Toleranz Company - Caritas

Wien.

Ihre Stücke wurden in Linz, St.Pölten (Festspielhaus), Wien (Urania Theater,

Odeon Theater, Soho Festival, Brunnenpassage), Tokio (Saitama

Theater) und Bogotá gespielt. Dritter Preis und Förderpreis 2004 bei

«Das Podium» der Anton Bruckner Privatuniversität. Finalistin Saitama

International Dance Contest, Japan, 2005. Stipendiatin Tanzquartier

Wien, 2006.

Weitere Informationen:

www.cov.or.at

www.odeon-theater.at

www.rosebreuss.com
