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Orchiektomie rechts

You got cancer, Baby
Wenn die eigene Krankheit 

zur Performance wird
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Man muss die amerikanische Sängerin 
nicht mögen, nicht bewundern, um diese 
Stunde sehr unterhaltsam zu finden. Re-
gisseurin Stephanie van Batum und Dar-
stellerin Stacyian Jackson inszenieren auf 
der Bühne eine Mischung aus Comedy, 
Konzert und Lifecoach-Seminar. Don‘t 
Worry Be Yoncé XS edition ist laut, wit-
zig, ironisch - ein interaktives Stück, eine 
Lecture Performance. Das Versprechen: 
So wirst du  - egal ob Mann oder Frau - 
in wenigen Schritten zu einer „strong 
black woman“, zu Beyoncé. Es wird 

nicht leicht, es wird wehtun, warnen sie. 
„If you are black, be more white. If you are 
white, be more black“, lautet die erste Lek-
tion. Jackson muss es wissen. Van Batum 
stellt ihre Kompetenz auf diesem Fachge-
biet klar: „She´s wearing the black belt, 
um, the american belt in Beyoncé!“ Die 
weiteren Lektionen beinhalten die Stimme 
(Playback geht schon klar), die Wildheit 
(eine Windmaschine macht alles schöner), 
den Namen (einfach wahllos Akzente auf 
die erste oder letzte Silbe des Namens 
streuen). Während Jackson und van Ba- 

tum mit beeindruckender Präzision Dance 
Moves wie „The scissor“, „The seductive 
stanky leg“ oder „The goddess turn“ per-
formen, dilettiert das Publikum zwischen 
den Sitzreihen. In Anbetracht der Restzwei-
fel einiger regloser Zuschauer, wird auf der 
Bühne für die Nachahmung des Originals 
plädiert. Queen B selber nehme es mit der 
Aneignung fremder Kunstwerke schließ-
lich auch nicht so eng. Schritt 10: Appropri-
ation. Selbst Beyoncé lässt sich inspirieren. 
Von Donna Summer’s „Love To Love You“ 
zum Beispiel – das klingt allzu sehr nach 
Beyoncés „Naughty Girl“. Die Szene, in 
der Beyoncé in ihrem Video zu „Hold Up“ 
um die Häuser zieht und Autoscheiben mit 
einem Baseballschläger einschlägt, erinnert 
sehr an die Video-Performance „Ever is 
Over All“ der Künstlerin Pipilotti Rist. Man 
könnte in diesem Zuge vom Akt des Kopie-
rens als Form der Aneignung sprechen, die 
den Diskurs der wechselseitigen Beziehun-
gen zwischen Replik und Original nährt. 
Da wird‘s dann allerdings komplex und 
nach einem letzten Aufflackern der Lichter, 
einem letzten Mal Haare schütteln und Ar-
me-in-die-Hüfte-stemmen ist die Show vor-
bei. Die Zuschauer verlassen glücklich als 
Kopien des Originals der Kopien den Saal. 

How to Beyoncé
Man braucht den Swag, die Hüfte, die Attitüde. Don´t Worry Be Yoncé XS edition ist ein Schritt-
für-Schritt-Programm zu Selbstoptimierung  	 		      		              von Ella Tiemann

In der So-
lo-Performan-
ce Orchiektomie 
rechts themati-
siert Noam Bru-
silovsky seine 
eigene Kreb-
serkrankung. 
Ein radikaler 
Appell, der Au-
tor seiner eige-
nen Tragödie 
zu werden

Am Ende ist alles Ekstase, ein wolllüstiger 
Hymnus auf den Phallus, ein stroboskopischer 
Sprechrausch, der einem ob seiner Wuchtig-
keit den Atmen raubt. Das hier ist ein letztes, 
orgiastisches Aufbegehren von einem, dem 
die eigene Endlichkeit mit aller Brutalität ge-
genwärtig wurde. Er hat sich von dieser Ge-
wissheit befreit. Das Ende der Tragödie steht 
unmittelbar bevor: Tod mit 26, Hodenkrebs.

„Warum ich?“, fragt Regisseur und Au-
tor Noam Brusilovsky während seiner ein-
stündigen, multimedialen Solo-Performance 
Orchiektomie rechts. Mit 25 bekommt er die 
Diagnose Hodenkrebs, da steht er kurz vor dem 
Abschluss seines Regiestudiums an der „Ernst 
Busch“ in Berlin. „Warum ich?“ Eine Frage, 
die zwar sehr nach einer Antwort verlangt, aber 
sich doch jeder zufriedenstellenden entzieht. 
Auch in der Performance steht am Anfang die 
Diagnose. Brusilovsky zeigt die Röntgenauf-
nahmen des 17 Millimeter großen Tumors „des 
Patienten“, der vor allem Männer zwischen 
15 und 35 befällt. Brusilovsky passt genau in 
die Statistik. Die Krankheit nichts weiter als 
ein launiger Zufall? Der kranke Mensch also 
nicht mehr als eine Sammlung von Organen, 

die miteinander kollaborieren? „Ich kann mich 
nicht in den Bildern erkennen“, sagt Brusilovs-
ky in seiner Performance. Das „Warum ich?“ 
will eine Erklärung; und Brusilovsky gibt sie. 

Er erzählt die Krankheit als Tragödie und 
setzt sie damit moralischer Bewertung aus. Es 
gibt keine Strafe, ohne vorherigen Fehltritt. 
So lautet die Logik der Tragödie, die ihr Opfer 
braucht, das für etwas büßen muss. Brusilovsky 
erschafft den virtuellen Alter ego „One Ball“. 
Weil er eine syphilisverseuchte, geisteskranke 
Schlampe ist, die einfach nicht damit aufhö-
ren kann rumzuvögeln, verdient er den Tumor 
in seinem rechten Hoden und soll auch daran 
verrecken. In der attischen Tragödie sind sol-
che kruden Logiken Teil des Sujets. Moral hieß 
das vor 2500 Jahren, heute Zynismus. Daraus 
will sich Brusilovsky aka One Ball befreien, in-
dem er dem krebsbefallenen, von Chemo- und 
Strahlentherapie gebeutelten Körper voller Lust 
huldigt; sich zu einem alle Werte zertrümmern-
den Berghain-Dionysos stilisiert, auch wenn er 
am Ende scheitert. Dennoch ist Orchiektomie 
rechts ein radikaler Appell an jeden Menschen, 
der Autor seiner eigenen Tragödie zu werden. 

Anna Landefeld

Stacyian Jackson (li.) und Stephanie van Batum 		            Foto: Julia Willms 
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Befreiung 
durch
Geständnisse
Die siebenstündige Perfor-
mance des israelischen 
Künstlers Jason Danino 
Holt ist eine Offenbarung 
dessen, was vermeintlich 
wahr ist 

von Carolin Werthmann

„The truth sets you free“. „Be Kind & 
Be Generous“. Zwei der Sprüche, die 
mit bunter Kreide auf die schwarzen 
Wände der Kleinen Bühne im Volksthe-
ater geschrieben wurden. In der Mitte 
ein Tisch. Zwei Männer im Anzug und 
eine Frau. Lange starren sie einander 
an. Schweigen. Zuschauer betreten 
den Raum, manche von ihnen zaghaft. 
Hat die Show schon begonnen? Es ist 
fünf Uhr nachmittags, und wenn die 
Uhr kurz vor Mitternacht schlägt, wird 
sich die Tischgesellschaft dieser Per-
formance, inzwischen auf fünf Leute 
angewachsen, ein letztes Mal für die 
Geständnisse des Abends bedanken, 
aufstehen und verschwinden. Sieben 
Stunden liegen hinter ihnen. Sieben 
Stunden voller individueller Geheim-
nisse, die keine mehr sind. Die Perfor-
mer, unter ihnen Regisseur und Schau-
spieler Jason Danino Holt, teilen intime 
Gedanken, unangenehme Erfahrungen 
und persönliche Geschichten mit den 
Zuschauern, die wiederum dazu einge-
laden sind, Selbiges zu tun. Ziel und 
Zweck: Befreiung durch das Sich-Mit-
teilen. Befreiung durch Geständnisse, 

die unkommentiert bleiben. Wahrheit 
zu offenbaren erleichtert, so die The-
se. Viel eher lehrt die Performance mit 
dem Titel Not letting it in aber über 
Wahrheit zu reflektieren. Denn wer 
weiß schon, wie wahr die Worte sind, 
die entstehen, wenn Schauspieler sie 
sprechen? Die hübsche Lady im Klei-
nen Schwarzen mit den roten Lippen 
und dem blonden Bob gesteht, geste-
hen zu müssen, keine Makel zu haben. 
Sie gibt zu, sich sexuell attraktiv zu 
finden, Ihre Attraktivität auszunutzen. 
Äußeres und Inneres korrespondieren 
so stereotyp, dass man nicht umhin-
kommt, zu denken, es handele sich um 
eine Rolle, die sie spielt. Die Rolle der 
femme fatale. Aber: Spielen wir nicht 
alle Rollen, auch oder vor allem im 
Alltag? Und wie häufig verraten wir ei-
gentlich das, was wir wirklich denken? 

Die Performance möchte in diesem 
temporären Beichtstuhl ein Gefühl der 
Befreiung kreieren. Ein Gefühl der 
Identifikation mit dem, was gesagt wird. 
Oder auch nicht. Gedanken wie: „Ja. So 
geht es mir auch. Genau. Ich auch“ oder 
„Oh mein Gott, was sagt er da jetzt.“ 

Gedanken, die wiederum Aufschluss 
über eigene Positionen geben. Dabei ist 
es gar nicht so wichtig, ob die Perfor-
mer die Wahrheit sagen oder nicht. Vie-
les davon wirkt authentisch, manches 
aus dramaturgischen Gründen initiiert. 
Was sie sagen, bleibt im Raum und wird 
uninteressant, sobald die Performance 
vorbei ist. Interessant ist vielmehr, wie 
ihre Bekenntnissen sich thematisch zu 
einer assoziativen Kette formen und 
ein verbales Cluster schaffen. Mit dem 
Ziel, ein Gefühl von Transparenz zu 
vermitteln, einen gläsernen Menschen 
zu präsentieren, der, so fremd er sein 
mag, vertrauter scheint, als es Fremde 
im Alltag je sein könnten. Es beginnt 
banal mit der Nummer der Kreditkar-
te, setzt sich oberflächlich fort mit der 
Sexbeichte und endet politisch mit dem 
Verhältnis von Israelis und Arabern oder 
Deutschen und Juden. Es ist ein Abend, 
den man erstaunlich lange durchhält, 
auch, weil der Zuschauer kommen 
und gehen darf, wann er möchte. Die 
Performance suggeriert Menschlich-
keit, wo sie am ehesten zum Vorschein 
tritt: im Lasterhaften und Unperfekten. 

Regisseur und Schauspieler Jason Danino Holt (re.)                         	          Foto: Yassi Yarum

Ist das noch Kunst oder was?
Valeska Gert — The Animal Show ist 90 Minuten Grimasse, Fratze, skuriler Tanz auf einem pin-
ken Sarg und Simulation einer jüdischen Ausnahmekünstlerin der 1920er-Jahre 
Nichts machte Valeska Gert Angst. Nicht die Nazis, nicht die 
Liebe, nicht der Tod. Nur der Erfolg. Deshalb sagte sie Fel-
lini ab, schloss ihre Cabarets, wenn sie einträglich wurden, 
küsste Eisenstein nicht, als der dann endlich wollte. Denn Er-
folg meint Ende der Avantgarde, meint tote Kunst; und das ist 
langweilig. Als sie in den Siebzigern neben der jungschönen 
Senta Berger mit über achtzig Jahren in einer Talkshow sitzt 
und der heillos bornierte Moderator sie dummschwätzig fragt, 
wo sie denn in ihrem Leben gerade stehe, sagt sie: „ganz am 

Anfang“. Dann verjüngt sie ihr greises Gesicht wundersam 
und kreischt und gluckt so überzeugend wie ein Säugling, 
dass Moderator samt Berger nur staunend glotzen. Das muss 
also Genie sein. Mit dieser Fernseh-Performance beginnt 
Marina Frenks Hommage Valeska Gert - The Animal Show.
Während auf der Leinwand also dieser Einspieler läuft, liegt 
Frenk in einem pinken Sarg, der auf der Bühne steht und beginnt 
zu sprechen, ohne Punkt und ohne Komma für 90 Minuten.. 
Weiter auf Seite 4



Impressum

radikal text ist ein Projekt des Studiengangs Kulturkritik an der 
HFF/Bayerischen Theaterakademie August Everding 

Herausgeber: Münchner Volkstheater 

V.i.S.d.P: Prof. Dr. C. Bernd Sucher 
Redaktion: Anna Landefeld, Michael Kohl, Maximilian Sippenauer, Ella Tiemann, Carolin Werthmann

theater 
akademie
august 
everding

Zwei Seelen
Die Fallhöhe hatte er unterschätzt. Und das, was 

Spatzen von den Dächern pfeifen. Rainer möchte 
Ballast abwerfen, hat mit der Frenk Leopardenman-
tel gegen Glitzerflitzer getauscht. Ein schrulliges 
Annähern - ein ungelenkes Dafür, möchte man ihm 
zuflüstern. Er funkelt bereits die Treppe hinauf. Den 
Pönitanten zieht es zur Beichte. 

Eine Versuchsanordnung, sechs Menschen am 
Tisch - einer von ihnen Rainer. Um sie herum das 
Publikum. Öffentlicher Austausch in Echtzeit, De-
maskierung das Ziel. Alle mit den besten Absichten. 
Oder den schlechtesten. Rainer hört sich das an. Er 
tue nur so, als würde er Zähne putzen, sagt einer. 
Sie könne sich nur an ein Drittel ihrer Geschlechts-
partner erinnern, eine Andere. Rainer verlässt den 
Raum. Er hatte sich das Ganze - Dilemma seines 
Lebens - radikaler vorgestellt. 

Der Abend plätschert im Zeichen der Läuterung 
dahin. Man sieht Rainer in allen Stücken. Betroffen 
einen grünchangierenden Flummi umklammernd 
in Orchiektomie. 20 Uhr, Be Yoncé: Rainer ganz 
F. Liechtensteinsche Eleganz, mit leuchtendem 
Gesicht und schockverknallt. Zuletzt als tattergrei-
ser lieber Fisch, die Polonaise der Animal Show 
anführend. 

Er stolpert vor die Tore. So ausgelaugt wie 
dieser Text. Sehnt sich nach Liselottes gedeck-
tem Apfelkuchen. Nach einem Whiskey Cola in 
Holzapfels Eiche. 

Gerade will er sich für die Banalität seiner 
Bedürfnisse schämen, da wird ihm der reaktionäre 
Zustand seiner Situation bewusst. Zwei Seelen, ach, 
in seiner Brust. Rainer lässt auch diesen Gedanken 
und sich ermattet fallen. Mit einem Deckelschlag 
wird es dunkel. Der himmelweiche, pinkgelackte 
Sarg ist Requisite, die Bühne wird abgebaut und 
verladen. Rainer bemerkt es nicht, er ist bereits 
eingeschlafen. 

Ella Tiemann

Fortsetzung von Seite 3
Sie schreit und keift, zieht Grimassen und Fratzen, tanzt auf dem 
Sarg, hüpft durch das Publikum, stößt es vor den Kopf, zieht ihm 
Geld aus der Tasche, holt es auf die Bühne, tanzt mit ihm Rei-
gen, macht es zu Tiger, Fisch und Elefant, legt den so maskier-
ten Fisch in den Sarg, vergisst ihn im Sarg, diesen Scheißlaien, 
wird bald selbst zur Grotesktänzerin Gert, aus deren Leben sie 
erzählt und dass trotz aller Anstrengung doch noch tausendfach 
absonderlicher war als alles, was uns Frenk hier zeigen kann.
Da sitzt man als Zuschauer mal gebannt, mal genervt, fürchtet sich 
und freut sich über all das unvorhersehbar Unmittelbare, das dort vor 
einem geschieht. Es soll einem also so gehen wie einem Gert-Zu-
schauer, damals in einem ihrer Cabarets, wo die Leute immer zahl-
reich kamen, angezogen von dieser „dollen Nummer Gert“, von der 
sie bei falschem Benehmen auch mal eins in die Fresse bekamen. 
Dieser Faszination versucht Frenk mit etwas halbgaren Kunstdis-
kurs-Exkursen auf die Fährte zukommen. Ist das noch Kunst oder 
was? Interpretiert ihr gerade, ihr Idioten? Tappt ihr in die Sinnfalle? 
Antworten gibt diese Performance sicher keine. Dafür millimeter-
kleine Einblicke in diese so radikal unangepasste, grotesk-geniale 
Künstlerin, die einen nur Senta-Berga-basserstaunt machen. Denn 
diese Gert war so naturgewaltig, dass selbst Klaus Kinsky in ih-
rer Gegenwart immer nett und artig war, damals irgendwann und 
irgendwo, als er bei ihr für fünf Mark und fünf Wodka kellnerte. 

Maximilian Sippenauer 
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