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"Best Before": Mindestens haltbar bis: Eine Performance über Schönheit, Künstlichkeit
und die Wandelbarkeit des Körpers und seiner Oberflächen. Ein Tanz um Metamorphosen,
Maskierungen und Mimesis. Dem Phantasma immerwährender Jugendlichkeit und der
Fetischisierung des Körpers arbeiten die plastische Chirurgie und die Bildmedien zu.
Dadurch entsteht ein zweiter Körper oder besser ein körperloses Bild, das keine Erfahrung
mehr zulässt und nur noch konsumiert werden kann. In dieser Kluft zwischen Bild und
physischer Realität ist der Kampf um Schönheit ein Kampf um Wahrnehmungen, um Blicke
auf  die Körperoberfläche, also zunächst auf die Haut als das Organ, das die Grenze
zwischen Körper und Außenwelt definiert. Die Haut scheint Fassade und Markenzeichen
unserer Identität, doch als solche ist sie ständigen Interventionen und Manipulationen
ausgesetzt: Sie ist Objekt und Medium von Metamorphosen, Maskierungen und Imitationen
modischer Vorbilder, denen ihr Verfallsdatum schon eingeschrieben ist.

Die Besetzung besteht aus vier Tänzer unterschiedlichen Alters, einem Bodybuilder und
einem Transvestiten, die verschiedene Weltanschauungen repräsentieren und selbst
Zeugnisse von physischen Lebensentwürfen und Selbstgestaltung sind. Sie konfrontieren
das Publikum mit extremen körperlichen Gegensätzen und stellen damit zahlreiche Fragen:
Gilt das Manipulierte, Künstliche, Gezüchtete oder das Natürliche, das Durchschnittliche
oder das individuell Besondere als schön? Kann Schönheit auch ein Handicap sein? Ist
der menschliche Körper ein Organ der Mode, ein modellierbares Kunstwerk? Wie abhängig
ist die Definition von Schönheit vom jeweiligen Kulturkreis, und liegt Schönheit letztlich
immer im Auge des Betrachters?



Es sind insgesamt 16 Personen: 8 Performer, Choreograph/Regisseur,
Productionsleiter, Bühnenbildner & Assistent, Kostümbildner, Audiokünstler,
Lichtdesigner und Videokünstler.

PROBENKOSTEN
50 Euro x 10 Proben x 8 Personen 4.000 Euro
Videoschnitt    300 Euro

4.300 Euro

AUFFÜHRUNGSKOSTEN
300 Euro x 16 Personen 4.800 Euro / Vorstellung

REISE-  UND HOTELKOSTEN UND DIÄTEN
Diäten 30 Euro / Tag / Person    480 Euro / Tag
Hotel & Reise Berlin - Ziel - Berlin für 16 Personen

MIETE / AUSRÜSTUNG VOR ORT
Kompressor    500 Euro
Kühlschrank

RÄUMLICHKEITEN
Mindestgröße ist 15m x 15m
Tanzboden bevorzugt
Bevorzugt werden weiße Wände, aber es ist nicht notwendig
Herkömmliche theatralische Licht- und Audioausrüstung



BEST BEFORE
von PAA (Public Artistic Affairs)

Choreographie und Regie: Tomi Paasonen
Ein Tanz- und Multimediastück im Dock 11, am 26. Juli 2006,

20:30 Uhr
Rezension von Aslaug Emma Magnusson

Es ist eine offene Bühne, die ganze Halle wird bespielt. Die Zuschauer
sollen sich die Schuhe ausziehen und dürfen sich im ganzen Raum niederlassen.
Sie müssen sich auch darin bewegen, denn immer wieder werden die
unterschiedlichsten Seiten und Ecken von den Performern bespielt. Thema ist
die Schönheit, der Schönheitswahn und die damit verbundenen Techniken der
Korrektur. Schon beim Reinkommen läuft man an einem fast nackten Mann
vorbei, der wie auf einem OP-Tisch aufgebahrt ist. Er wird von einem bekannten
Berliner Tätowierer aus dem White Trash Tattoo Studio tätowiert- es handelt
sich um ein echtes Tattoo. Als alle sitzen, geht in der hinteren Ecke ein Licht
an, es strahlt eine große vom Boden bis zur Decke gespannte Haut aus Latex
an. Dahinter zeichnen sich groteske Schatten ab, von zwei unförmigen
riesenhaften Figuren, die auch mal ganz klein werden, sich ineinanderwinden
und dann wieder auseinander driften. Dann kommen die Performer auf die
Bühne, sie schweben fast herein, wie Plastikpuppen, unecht bewegt. Ihre
Gesichter sind steif und in einer lächelnden Grimasse festgefroren. Ein
Transvestit, der aussieht wie Marlene Dietrich, und beim näher kommen wie
ein hässliches Monster anmutet.  Ein blondes Mädchen, aufreizend wie eine
blonde Sirene, und dennoch in einem kindlich anmutenden Körper steckend.
Eine ältere, rothaarige Frau, deren Brüste seltsam verformt wirken. Eine
androgyne Japanerin und ein muskulöser junger Mann. In der Mitte befindet
sich ein großes rundes Sitzelement, mit einem Loch und einem runden Ball in
der Mitte. Darauf liegt ein muskelbepackter Stiernacken, ein Fleischklops von
einem Mann, ein Bodybuilder. Die Ausgeburt eines wahnwitzigen Anabolika-
Alptraums. Alle Darsteller tragen hautfarbene Latexkostüme, die mit teilweise
sexuell aufreizenden Federn, Puscheln oder langen blonden Haaren dekoriert
sind. Ihre Gesichter sind grotesk entstellt durch eine schuppige Haut und zuviel
Schminke. Die Japanerin sieht aus wie Roboter, sie trägt elektrische Kabel am
Rücken und an den Armen. An der Decke hängen auf drei Schaukeln befestigt
große Puppen aus Latex, die von langen Schläuchen aufgeblasen werden. An
den Seiten stehen Spiegel, ein Kühlschrank, aus dem ab und zu Requisiten,
wie Masken oder ballartige Köpfe entnommen werden. Daneben steht eine
große leere Frischfleischvitrine.



Es passiert viel in diesem Stück. Wie ein Vaudeville-Theater oder eine
Jahrmarktsshow aus dem Anfang des letzten Jahrhunderts mutet es an, doch
in Verbindung mit einer verstörenden und besorgniserregenden Zukünftigkeit.
Es ist eine Show der unterschiedlichsten Körper und Konditionen. Alle wirken
auf eine bizarre Art schön und schrecklich zugleich. Doch die Haltbarkeit ihres
Reizes ist bereits abgelaufen. Sie erregen Ekel, wenn sie sich durch die am
Boden und auf durchsichtigen Gesundheitsbällen sitzenden Zuschauer
bewegen. Ihre Latexhaut schwitzt und riecht. Sie ziehen nasse Schweißspuren
am Boden. Ihre Bewegungen sind wie ferngesteuert. Sie tanzen wie bewegte
Puppen, nur die Fäden sind unsichtbar. Von elektrischen  Stromschlägen
durchzuckt und von verdeckten Kräften hin und her geworfen. Ihre Einsamkeit
offenbart sich in voller Grausamkeit, umgeben von anderen schönen Monstern.

Eine eindringliche Szene vollzieht sich in einer Ecke der Halle, wo beide
Wandseiten mit Spiegelfliesen bedeckt sind und am Boden eine Spiegelfolie
liegt. Das Licht lenkt die Aufmerksamkeit der Zuschauer dorthin, als die
rothaarige Frau dort im Schneidersitz Platz nimmt. Sie meditiert, sie atmet,
sie hyperventiliert, sie versetzt sich in Trance. Ihr Körper spiegelt sich mehrmals,
man sieht sie viermal und zusätzlich noch am Boden. Dann steigt sie auf
einen Spiegel und reibt ihre Scham an der scharfen Kante. Sie hebt und senkt
ihr Becken, die Spiegelung ihres einen Beines erweckt die Illusion, als ob sie
darauf säße und schwebe. Sie vollzieht diese Stimulation ihres Geschlechts
solange bis sie sich in einem einsamen Höhepunkt zitternd und zuckend
windet. Schließlich erblickt sie uns, die Voyeure, die sie beobachten und zieht
sich voller Scham in die Ecke kniend zurück, ihren Körper hinter dem Spiegel
versteckend. Es ist beängstigend, ihre Hände berühren tastend die Oberfläche
des Spiegels, hinter dem sie ist, und der doch NICHTS zeigt. Sie ist nichts.
Ihre Oberfläche ist leerer als leer. Sie reflektiert nur das, was der Spiegel
zeigt, dahinter ist nichts.

Es gibt auch einen Auftritt aller Performer als Band, wobei der stiernackige
und tumb dreinblickende Bodybuilder Unverständliches ins Mikrophon grunzt
und die beiden Mädchen sich sexy windend wie Gogotänzerinnen, doch
Masken von hässlichen alten Männern tragend, neben ihm bewegen. Am
Boden liegen der Transvestit und der andere Tänzer und machen Situps und
versuchen ballrunden Plastikköpfen zwischen den Knien zu küssen. An die
Wand hinter der Gruppe wird ein Video aus den aoreobic-kultigen Achtzigern
gezeigt, in dem Großmütter mit den gestählten und glatten Körpern von
Zwanzigjährigen eine energetische Übung mit Gymnastikbällen zeigen. Es
ist die Parade der Körperlichkeiten, der verzerrten Obsession von Sexiness
und Selbstaufgabe, um in einer gleichförmigen genormten Masse zu
verschwinden.



Zum Schluss sieht man eine Anreihung von  Solos vor der großen
Latexhaut auf die nun mit Fischaugen-Optik ein Livemitschnitt übertragen
wird. Es wird eine Live-Schaltung gezeigt, von dem was sich in der anderen
Ecke des Raumes vor einer Videokamera abspielt, die wie ein Spiegel
benutzt wird. Dort bemalt sich der Bodybuilder das Gesicht mit schwarzem
Kajal, und die Transe zieht sich ihre falsche Gesichtshaut ab, wobei das
ungeschminkte Gesicht eines Mannes hervorkommt. Dazu erklingen die
Soundloops von Sätzen, verzerrte Fragmente eines Orakels, dass von
der Vergänglichkeit der Schönheit erzählt.

Mit Faszination betrachtet man diese Ansammlung von Obskuritäten,
die die Thematik nur an der Oberfläche kratzt. Die eigentliche Problematik
ist verstellt durch all diesen schönen aufreizenden Schein. Wenn es die
Intention ist, dann ist dies auf eine faszinierende und reichhaltige Art
durchaus gelungen. Weshalb neigt der moderne Mensch dazu, der
Schönheit einen so großen fetischistischen Stellenwert zu geben? Sind
es etwa unsere Berührungsängste? Und sind wir nicht ohnehin alle schon
viel einsamer, als wir es jemals waren? Hermetisch in unseren
volltechnisierten Häusern abgeriegelt, überlebensfähig ohne jeglichen
menschlichen Kontakt, abgesichert durch die zauberhaft anmutende
Technik des Internets. Die Virtualität will wohl auch in der Realität erlebt
werden. Dient dazu der Latex? Es ist ein Cocoon, die dünne Schicht,
welche uns vor allem Schmutz und dem Ungemach des Lebens beschützen
soll. Wie ist das Gefühl, Latex zu tragen? Weshalb macht es uns an? Es
sensibilisiert und anästhesiert unser Sinnesorgan Haut zugleich. Nehmen
wir das Schlussbild, indem die Tänzer laut nach Luft schnappend, langsam
in einen tranceartigen Zustand driften und durch ihre Laute eine unheimliche
Klangcollage entstehen lassen, und auf der anderen Seite der Bühne der
Transvestit in einem großen Latexsaunasack verschwindet und vom dem
Bodybuilder langsam wie eine Leberwurst vakuumverpackt wird. Das
Leben ist verdrängt worden von künstlichem Material. Es ist eine seltsame
Welt in der wir leben, und hier werden einige ihrer seltsamsten und
krankhaftesten Auswüchse deutlich gezeigt. Doch Luft und Abendhimmel
erwarten die verschwitzen Leiber draußen; die Haut spürt den Abendhauch
und den lebendigen Duft der umgebenden Pflanzen. Die Welt existiert in
all ihrer Unförmigkeit weiter und der soeben gesehene Alpdruck einer
ästhetisch-anästhetischen Schönheitsblase löst sich langsam wieder.
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Tomi Paasonen, *1970 in Helsinki. Solistenverträge am Hamburg Ballett, Lines Ballet
in San Francisco und Joffrey Ballet in Chicago. Eigene Tanzstücke entstanden bereits
in Hamburg, weitere in San Francisco und Chicago. 1998 gründete Paasonen in San
Francisco die spartenübergreifende Kunstproduktionsfabrik KUNST-STOFF, für die er
15 Werke innerhalb von dreieinhalb Jahren kreierte und Brücken zwischen Vertretern
verschiedener Kunst- und Bühnenrichtungen baute. Seit 2001 ist er zurück in Europa
und arbeitet freiberuflich als Regisseur, Choreograph, Videokünstler und Tanzlehrer.
In Helsinki wurde sein Tanzstück mit professionellen und behinderten Tänzern “OLOTILA”
– (ZuStand) mit dem Preis “Theaterereignis des Jahres 2000” ausgezeichnet. 2002
debütierte er in Berlin mit PAA (Public Artistic Affairs). Unter anderem entstand in
Zusammenarbeit mit Aufbruch und Gefangenen der JVA Tegel die Produktion IKARUS
ABFLUG TEGEL. Anschließend erweiterte er sein Repertoire mit der fünfteiligen
Fotoserie ABENDKLEID mit der 70jährigen, schwer behinderten Frau Tuuli Helkky
Helle, sowie der Inszenierung der zeitgenössischen Oper “DER UNTERGANG DES
HAUSES USHER”, die auf der Kurzgeschichte von E.A. Poe und einer unvollendeten
Partitur Claude Debussys basiert. In seiner Kunst beschäftigt  sich Tomi Paasonen  mit
der dramaturgischen Spannung zwischen dokumentarischen Materialien und fiktiven
Mitteln des Theaters. Er benützt live- und aufgenommenes Video als vollwertige
dramaturgische Mittel, um die Beziehung zwischen Live-Video und Darsteller zu
untersuchen. Die Identitätstrilogie „NAHME WIEDER GABE AUF – lassen Sie sich nicht
überraschen!“, „MeMoRe – auf der Suche nach dem roten Faden“ und
„ÜBERHAUPTSÄCHLICH – ein Chorstück für einen Mann“ behandelt Themen wie
Selbstprojektion, Gedächtnis und Werden, Schichtung von Zeit, die Beziehung zu sich
Selbst, innere Zerrissenheit und Grenzzustände.

PAA (Public Artistic Affairs), ist das künstlerische Sprachrohr Tomi Paasonens mit
Hauptsitz in Berlin. PAA experimentiert mit Choreographie, Körperkunst, theatralischen
und neuen technologischen Elementen und kreiert Stücke für die Bühne, Ausstellungen
und Kurzfilme, die eine vielschichtige Auseinandersetzung mit dem jeweiligen Thema
zum Ausdruck bringen. Die Zusammenarbeit zwischen professionellen Künstlern aus
verschiedenen Bereichen, Wissenschaftlern und Laiendarstellern mit sozialen
wirklichkeitsbezogenen Hintergründen sind Voraussetzungen für Arbeit, die surreales
Leben mit hyperrealem Tanztheater verbindet.

PAA ist keine feste Gruppe sondern formiert und richtet sich immer neu den thematischen
Bedürfnissen nach. Jedes Stück sucht nach individueller Authensität durch Devise-
Methoden in der jeder einzelner Mitwirkender aufgefordert wird mitverantwortlich eigene
Erfahrungen, Ideen und Elemente ins Stück mitzubringen, die die Bühne zum Spielraum
macht, in dem verschiedene Sichtpunkte zum Dialog finden. Auch bekennen wir uns
zum einen multimedialen Tanztheater des weitergeführten Prozesses, dass innerhalb
einen Rahmen des strukturellen Formalismus, stets wach weiterentwickelt wird, um bei
jeder Vorstellung lebendig suchend frisch zu bleiben.



TOMI PAASONEN
Geboren am 5. Januar, 1970 in Helsinki, Finnland

BÜHNENWERKE

2006 CAT’S CRADLE, Interaktive Installation, 7 Tage und Nächte, Burning Man,USA
BEST BEFORE, 70 min. Dock11, Berlin

2005 ETC, 40 min. ODC Theatre, San Francisco
Before & After, 5 min. Garbaty Centre, Berlin
ÜBERHAUPTSÄCHLICH-Ein Chorstück für einen Mann, 65 min. Dock11, Berlin

2004 MeMoRe - auf der Suche nach dem roten Faden, 90 min. Alte Weberei, Berlin
WAISEN, 20 min. Groß Leuthen Castle, Brandenburg
UMWEG, 10 min. Dock11, Berlin
“VORSTELLUNG”, 65 min. Dock11, Berlin

 2003 RE (Repetition and differencE), 25 min. Dock11, Berlin
“O”, 20 min. Disturbances Symposium, Royal Opera House, Kopenhagen
“W”, 35 min. Katia Thanthoulaki Theatre, Athen

2002  LA CHUTE DE LA MAISON USHER – DER FALL DES HAUSES USHER, 
Operinszenierung von Tomi Paasonen, 80 min. Kiasma Theater, Helsinki
SUPER VISION, 37 min. Cowell Theatre, San Francisco
IKARUS - ABFLUG TEGEL, 100 min. mit Insassen von JVA Tegel, Berlin
PARA NEU, 40 min. Tanztage ‘02, Sophiensaele, Berlin

2001 THANK YOU; THANK YOU, 3 min. BapArts Gala, Cowell Theatre, S.F.
2000  TUBE 58,6, 10 min. Decompression Festival, San Francisco
 OLOTILA (ZuStand), 100 min. Zodiak Theater, Helsinki

ENDLESS, 45 min. Burning Man Festival, Nevada
OBSCENES, 13 min. Gay and Lesbian Dance Festival, San Francisco
SWANSONG, 40 min. Kunst-Stoff production, San Francisco
TUBE 58,5, 13 min. S.F. Art Institute Spring Salon, San Francisco

1999 STAR-STRUCK, 7 min. Continuum, San Diego
DEEPENDS, 25 min. Burning Man Festival, Nevada
TUBE 58, 80 min. Kunst-Stoff Production, San Francisco
SLIPPING, 3:30 min. Brady Street Theater Benefit, San Francisco

1998 DESTINATION DREAMLAND, 45 min. Kunst-Stoff Production, S.F.
MEGA Hz, 22 min. Kunst-Stoff Production, San Francisco
“X”, 21 min. Summerfest/Dance’98, San Francisco
CLOSE, 7 min. Gay and Lesbian Dance Festival, San Francisco
TUBE 57, 70 min. Jon Sims Center Residency Program, San Francisco
WAVELENGTH, 10 min. Brady Street Theater New Choreography, S.F.

1997 FAR AND CLOUD, 12 min. Dance Chicago Festival, Chicago
PORTRAIT OF DORIAN GRAY- DREAM SEQUENCE, 15 min. Bailiwick Theatre,
Chicago

1995  WHILE WAITING, 25 min. Dance Envisions The Cure Festival, S.F.
1993 STILLE NACHT, 35 min. Kampnagel Fabrik, Hamburg
1992  AUS SELMAS NOTITZBUCH, 25min. Kampnagel Fabrik, Hamburg
1991 PROPER 22 min. Kampnagel Fabrik, Hamburg

FILM

2006 UNITED, 3’16 min. digital video
2004 FOLIE, 9 min. digital video
1997 NUDERUDE, 20 min. Super 8mm to video
1994  FRAUENGOLD, 10 min. Super 8mm to video

PHOTOGRAPHIE

2002 ABENDKLEID  photography series is an intimate collaboration with a 70 year
old disabled woman Tuuli Helkky Helle. Exhibition at FortMason Center, San
Francisco, Lasipalatsi Galleria Helsinki, and City Gallery of Forssa and Fullmoon
Dance Festival Pyhäjärvi.

1999 META MORPH - photoseries exhibition New Mission Gallery, San Francisco
1998 RECYCLES -project, exhibition Brady Street Gallery, San Francisco



TANZUNTERRICHT
2001-2003 Zeitgenössisches Ballett / Modern am Staatsopern Ballett Hannover, Heidelberg,

Freiburg und Oldenburg Tanzkompanie M/S Schrittmacher, Cie Joachim
Schlömer, Hochschule Ernst-Busch, Marameo und Dock 11 Studios in Berlin,

1998-2000 Zeitgenössisches Ballett am San Francisco Dance Center

TÄNZER KARRIERE
1995-1997 The Joffrey Ballet of Chicago, Künstlerische Leiter: Gerald Arpino

Arbeiten von G. Arpino, Alonzo King, Randy Duncan, Margo Sappington, Laura
Dean, Mehmet Sanders und “The Chinese Conjuror” in Leonide Massines “Parade”

1994-1995 Lines Contemporary Ballet, Künstlerische Leiter: Alonzo King
1989-1994 Hamburg Ballett, Künstlerische Leiter: John Neumeier
1992-1994 Solistvertrag. Solorollen im J. Neumeiers Othello, A Midsummernight’s Dream, Des

Knaben Wunderhorn, Fenster Zu Mozart, A Cinderella Story, Peer Gynt, Requiem,
Mattheus Passion, Mahler’s Symphony III, Romeo und Julia, Der Nussknacker,
Trilogy M.R., Synphonia Concertante von Lar Lubovich, Meinungslose Wieden von
Mats Ek.

AUSBILDUNG
1987-1989 Hamburg Ballett Schule, Balletmeister: Truman Finney
1987 Representant für Finnland im European Broadcasting Union’s International Ballet

Competition for Young Dancers in Schwetzingen
1985 Solo Vorstellung im Kuopio Internationale Tanzfestival
1981-1987 Finnische National Ballettschule, Leiterin: Maj-Lis Rajala

FERNSEHEN UND MEDIEN
2004 Portrait für ZDF/3Sat über Olotila Gastspiel Simple Life Festival HAU2

Dokumentar über die Arbeit am “Umweg” in Berlin, Dock11 für Y.L.E.
2002 Portrait für Finnische Fernsehen Y.L.E.über den  Arbeitsprozess an 
der Fotoserie mit Tuuli Helkky Helle
2002  Dokumentarfilm über die entstehung von “Olotila”, Försti-filmi, Finnland
1992 Ein Portrait für die Finnische Nationale Fernsehen Y.L.E.
1987 Suomi’s Children, Ein Dokumentarfilm von Lamont Johnson (USA)
1985 Ein Portrait für die Finnische Nationale Fernsehen Y.L.E.
1982 Verfilmung des Balletts “Die Blaue Perle”

PREISE UND AUSZEICHNUNGEN
2006 ‘Finnische Nationale Künstler Stipendium’ für 1 Jahr
2005 Kulturstiftung Finnlands Förderung für „MeMoRe“ Gastspeil
2004 “W” nominiert für Isadora Duncan Dance Award für bestes Stück in San

Francisco 2003
Hauptstadtkulturfonds Förderung für “MeMoRe”
Nordisk und Nordscen Förderung für “MeMoRe”

2003 Finnische Kulturfonds Förderung für die Produktion “SKIN”
2002 Finnischer Kulturstiftung Förderung für “Abendkleid”
2002  ‘Pro Dance’ Auszeichnung für Errungenschaften im Gebiet Tanz
2001 ‘Finnische Nationale Künstler Stipendium’ für 6 Monate
2000  ‘Theater Ereignis des Jahres 2000’ für das Stück “Olotila”
1998  ‘Neuling des Jahres 1998’ im San Francisco Examiner critic’s choice
1998 “X” einer der 10 besten Stücke im S.F. Examiner critic’s choice


