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Globaler Realismus –
globales Mitgefühl
 Tania Singer im Gespräch mit Milo Rau und Florian Borchmeyer

Florian Borchmeyer Im vergangenen 
Sommer hat sich eine historisch sehr 
eindrucksvolle Situation ereignet. Durch 
ein kollektiv erlebtes Gefühl – das Mitge-
fühl – ist eine politische Konstellation zum 
Kippen gebracht worden. Ausgelöst durch 
die Nachrichten und Bilder vom Elend der 
Flüchtlinge hat sich plötzlich, zumindest in 
der deutschen Politik, innerhalb von weni-
gen Wochen eine Stimmung grundlegend 
verändert: Es kam zu einer spontanen Soli-
darisierung mit den Geflüchteten in breiten 
Teilen der Bevölkerung, und zeitgleich einer 
Wende in der Flüchtlingspolitik der Regie-
rung. Kurz darauf potenzierte insbesondere 
das Bild eines angeschwemmten toten 
Jungen am Strand von Bodrum die Welle 
des Mitgefühls und der Hilfsaktionen. 
Auch im Mikrokosmos des Theaters 
erleben wir die Relevanz des Themas. An 
der Schaubühne setzen sich derzeit drei 
Regisseure auf ganz unterschiedliche 
Weise mit Mitleid und Mitgefühl auseinan-
der. So untersuchst du, Milo, in »Mitleid. 
Die Geschichte des Maschinengewehrs« 
vor dem Hintergrund der Flüchtlingsströme 
und der Genozide in Zentralafrika die 
Frage nach den Folgen und Grenzen 
unseres Mitleids. Simon McBurney nähert 
sich dem Mitleid aus der Perspektive von 
Stefan Zweigs Roman »Ungeduld des 
Herzens« – also aus der Perspektive einer 
untergegangenen Welt, der des alten 
Europas vor dem Ersten Weltkrieg. Und 
Falk Richter beschäftigt sich in »FEAR« mit 
einer neuen Rechten, die plötzlich in unge-
hemmter Weise wieder zu hassen beginnt 
und einem ganzen Teil der Bevölkerung 
kein Mitgefühl mehr zuteilwerden lassen 
will. Auch in den Wissenschaften erhält 
dieses Gefühl – das doch immer eher ein 
Gebiet der Religion und der Philosophie 
war – eine bisher ungekannte Aufmerk-
samkeit. Mit Ihnen, Tania Singer, begegnen 
wir einer Neurowissenschaftlerin, deren 

Hauptforschungsgebiet das Mitgefühl ist. 
Meine Frage an Sie beide wäre: Worin 
gründet dieses neue Interesse am Mitleid 
– einem Feld, das ja in den vergangenen 
Jahrzehnten eher wenig beachtet oder 
sogar negativ konnotiert war?

Tania Singer Bevor wir uns in das 
weite Gebiet des Mitgefühls und des 
Mitleidens oder der Einfühlung begeben, 
scheint es mir wichtig, diese Begriffe kurz 
zu definieren. Unter all diesen Begriffen 
verstecken sich nämlich grundverschie-
dene Dinge, die oft als dasselbe miss-
verstanden werden, als ein Gefühl, das 
irgendwie mit dem Leiden des Anderen zu 
tun hat. Deshalb würde ich zur besseren 
Unterscheidung gern den englischen 
Begriff der Compassion benutzen, um 
ihn von dem der Empathie abzugrenzen. 
Empathie ist definiert als ein »Fühlen mit« 
jemandem, als eine emotionale Resonanz. 
Wenn jemand glücklich ist, bin ich auch 
glücklich, wenn jemand leidet, leide auch 
ich, wenn jemand gähnt, gähne auch ich. 
Letzteres nennt man emotionale Anste-
ckung. Im Gegensatz zur Empathie, bei 
der ich weiß, dass ich mit einem Anderen 
mitleide, aber dass dieses Gefühl nicht in 
mir entsprang, sondern in dem Anderen, 
ist die emotionale Ansteckung ein unbe-
wusster Ansteckungsprozess. Emotionale 
Ansteckung haben bereits Babys, bevor 
sie eine klare Unterscheidung zwischen 
sich und anderen vornehmen können: Ein 
Baby im Krankenhaus beginnt zu schreien, 
die ganze Babystation schreit. Um zu 
Ihrer Frage vom Anfang zurückzukommen: 
Wenn man also dieses Bild des Kindes, 
das angespült wurde, oder Bilder der 
vielen Flüchtlingsströme sieht, mit all dem 
damit verbundenen Leiden, dann ist die 
erste Reaktion mit einer hohen Wahr-
scheinlichkeit nicht gleich Compassion, 
sondern bei vielen einfach Empathie. Du 

siehst Leid und leidest mit. Compassion, 
oder im Deutschen Mitgefühl, ist eher ein 
Gefühl der Fürsorge. Es kommt aus einem 
Kümmern heraus, aus der Sorge um den 
Anderen, es ist vor allem eine Motivation, 
die das Wohlergehen des Anderen will. 
Fürsorge hört sich so christlich an, im 
Englischen sprechen wir von concern 
oder dem Care System, es beruht also 
auf dem System, das zum Beispiel die 
Eltern-Kind-Bindung und unkonditionelle 
Liebe ermöglicht, aus der altruistischen 
Motivation »Ich sorge für dich«. Und diese 
Art von Motivation ist nicht unbedingt 
die, die direkt aktiviert wird, wenn man im 
Fernsehen Bilder des Leidens anderer 
sieht: Ich leide erstmal mit. Empathie 
muss dann erst in Mitgefühl transfor-
miert werden. Und das geschieht nicht 
notgedrungen. Empathie kann auch zu 
empathischem Stress führen. Das erlei-
den sehr viele Flüchtlingshelfer, die sich 
in ihre Tätigkeit stürzen, auf Dauer jedoch 
mit dem damit verbundenen emotionalen 
Stress vollständig überfordert sind. Weil 
sie nicht wissen, wie sie Empathie in 
Mitgefühl überführen. Denn dies ist eine 
ganz andere Art, dem Leid eines Anderen 
zu begegnen. Empathie an sich bringt 
nicht gleich Hilfe und Kooperation. 

Milo Rau Sondern kann auch zum Burn-
Out treiben ...

FB Oder zum Abwenden. Das geht mir 
zu nahe. Das will ich nicht sehen. Bevor 
ich mir das antun muss, schalte ich lieber 
den Fernseher aus. Die bekannte Reak-
tion Martin Walsers: Wegschauen, wenn 
die schlimmsten Filmsequenzen des 
Holocausts gezeigt werden. 

TS Empathie ist sehr fragil. Sie kann in 
einer Sekunde kippen in Schadenfreude, 
Hass. So ist das bei den Gruppen, die 
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zum Beispiel gegen die Flüchtlinge auf 
die Straße gehen, da überwiegen Angst 
und manchmal sogar Hass. Sobald man 
denkt, der Andere gehört nicht zu meiner 
In-Gruppe, sondern zur Out-Gruppe, 
schwingt die Empathie um in genau das 
Gegenteil. Bei wahrem Mitgefühl kann das 
nicht so leicht passieren. 

MR Da würde ich gern anschließen. Denn 
in meinem neuen Stück frage ich ja nach 
den Grenzen des Mitgefühls: Warum endet 
das Mitgefühl, das für Pegida an den Gren-
zen des deutschen Sprachraums endet, 
warum liegt diese Grenze für die liberalen 
Mainstream-Medien und damit auch für 
den aufgeklärten Kunstdiskurs nur ein paar 
Kilometer weiter, nämlich an den Grenzen 
Europas? Warum wiegt ein Toter in  
Bodrum mehr als tausend Tote in Zentral-
afrika? Warum sind wir über Europa hinaus 
nicht mitleidsfähig, oder banaler: Warum 
fehlt dieses automatische Empathie-Gefühl, 
wenn wir Bilder von Syrien oder aus dem 
Kongo sehen? Da setzt in meinem Stück 
die Kritik an der europäischen Mitleids-
politik an. Wie kann es sein, dass es zwar 
ein globales Wirtschaftssystem gibt, aber 
keine globale Empfindsamkeit?  

TS In dieser Frage sehe ich die Riesen-
herausforderung für die Menschheit. 
Wie werden wir zu mitfühlenden und 
verantwortlichen Weltbürgern? Es geht 
letztlich darum, den circle of compassion 
auszudehnen. Das heißt, das, was wir zur 
In-Gruppe zählen, zum Beispiel durch die 
Nationalitäts- oder Religionszugehörigkeit, 
immer mehr zu erweitern. Wie kann ich 
mich nicht nur zu Deutschland, sondern zu 
Europa und nun auch zum Irak, zu Syrien 
und zum Rest der Welt zugehörig und 
dafür verantwortlich fühlen? Und nationale 
In-Gruppen-Grenzen sind ja schon recht 
große In-Gruppen. Andere haben noch 
viel kleinere In-Gruppen, zum Beispiel nur 
die eigene Familie: Mama, Papa, Kind, 
Tante, Onkel. 

MR Und die Weite dieser Kreise ist ja in 
ständiger Veränderung begriffen, die gehen 
immer auf und zu.

TS Genau. Wenn gerade ein Kind gebo-
ren wurde, wird zum Beispiel Oxytocin 
ausgeschüttet und plötzlich gibt’s in der 
Wahrnehmung der Mutter für eine Weile 
nur noch das eigene Kind. Dann ist das 
Care-System extrem aktiviert und der 
Organismus von Hormonen überflutet. 
Diese Art der Fürsorge für das Kind und 
die engere Familie ist das, was wir Kinship 
Compassion nennen. Aber die Form der 
Global Compassion, also die Compassion, 

die es braucht, um mit dieser globalen Welt 
umzugehen, haben wir noch lange nicht 
erreicht. Wir haben zwar gelernt, Empathie 
und Mitgefühl auszudehnen auf immer grö-
ßere Kreise, aber wie Sie auch sagen, die 
Kreise gehen immer auf und zu. Plötzlich 
erweiterten wir unsere nationale Identität 
auf Europa, und es ging alles so halbwegs 
gut, und wir konnten uns gerne Europäer 
nennen. Dann kam die Finanzkrise und vie-
len Ländern in Europa ging es schlechter, 
Griechenland ging bankrott, und es wurde 
eng für die Deutschen: »Wollen wir wirklich 
teilen?« Plötzlich wurden der Identitätskreis 
und Europa wieder kleiner. Jetzt plötzlich 
ist der Flüchtling vor der Haustür. Dann 
gibt’s plötzlich diese Bilder. Dann gibt’s die 
ersten Wellen von Empathie. Die kippen 
dann aber auch wieder um. Wenn man 
nun die Medien rezipiert, hört man ganz 
andere Töne und viele möchten dann 
doch lieber wieder die Grenzen schließen 
und Asylgesetzverschärfungen werden 
zugelassen. Man definiert den Anderen 
wieder als »den Fremden«. Und in dem 
Moment, wo das Narrativ den Anderen als 
»den Fremden«, die Out-Gruppe definiert, 
gibt es keine Empathie und kein Mitgefühl 
mehr. Dazu haben wir ganz spannende 
Experimente gemacht und konnten sehen, 
wie empathische Gehirnreaktionen, die 
bei unseren Probanden normalerweise 
sichtbar werden, wenn sie jemanden leiden 
sehen, den sie mögen, in Sekunden umge-
wandelt werden können in Schadenfreude 
– Signale, wenn sie glauben, derjenige der 
leidet sei ein »Fremder«, jemand von der 
Out-Gruppe. 

FB Die Begrenzung und Instabilität 
hängt allerdings vermutlich auch mit der 
Tradition des europäischen Mitleidsbegriffs 
zusammen, der ja meist in der Empathie 
gründet, dabei aber oft nicht vom Anderen 
her gedacht ist, sondern diesen nur als 
Spiegel des Selbst wahrnimmt. Von der 
antiken aristotelischen über die patristische 
und die scholastische Philosophie bis hin 
zu Schopenhauer: Immer entsteht das 
Mitleid durch die empathische Identifikation 
des Ich mit dem Anderen. Das »Mitfühlen 
des fremden Leids in unserem Herzen«, 
wie Augustinus es nennt. So hat auch 
Lessing die Poetik des Aristoteles gelesen. 
Die Katharsis entsteht durch Mitleid und 
Furcht: Das Mit-Leiden mit dem tragischen 
Helden und die Furcht, dass einen selbst 
dasselbe Schicksal ereilen könnte. Sie 
ist »das auf uns selbst bezogene Mitleid«, 
in dem wir uns selbst erkennen. Aus 
dieser Selbsterkenntnis im Anderen 
entsteht die Bereitschaft zu handeln: Das 
Mitgefühl, dem Anderen in seinem Elend 
zu helfen. Man könnte daraus aber auch 

folgern: Die Freude, die das Ich über das 
Wohlergehen des Anderen empfindet, ist 
ebenso eine Spiegelung. Man empfindet 
empathisch die Freude des Anderen mit, 
gleich als ob man sich selbst etwas Gutes 
getan hätte. Wie ich in dem von Ihnen 
herausgegebenen Buch »Mitgefühl in 
der Wirtschaft« gelesen habe, lässt sich 
das sogar neurologisch nachverfolgen: 
Wenn man etwa durch Spenden anderen 
Menschen hilft, ihr Leiden zu überwinden, 
wird dabei im Gehirn genau dasselbe 
Belohnungssystem aktiv, das auch aktiviert 
wird, wenn man sich zum Beispiel auf den 
Genuss eines Stücks Schokolade freut. Ein 
Mitleid, das eine derart spontane Basis in 
der eigenen Subjektivität hat, ist natürlich 
nicht so einfach in ein konstantes System 
umzuwandeln.

TS Dazu gibt es zweierlei zu sagen. Die 
von Ihnen erwähnte Spiegelung vom 
Selbst in dem Anderen als Mechanismus 
des Mitleidens, der Empathie, haben wir in 
der Tat neurologisch nachweisen können. 
So kann man in vielen Experimenten 
zeigen, dass ich neuronale Netzwerke 
in meinem Gehirn aktiviere, wenn ich 
jemanden Schmerzen erleiden sehe, die 
auch dann aktiv sind, wenn ich selbst 
Schmerzen erleide. Wenn ich sehe, wie 
jemand an der Hand gestreichelt wird, 
werden somatosensorische Areale akti-
viert in mir, die auch das Gefühl kodieren, 
wenn mir jemand meine Hand streichelt. 
Diese geteilten neuronalen Netzwerke der 
Empathie funktionieren also wirklich wie 
eine Art neurologisches Spiegelsystem. 
Ihr zweiter Punkt, dass Neurowissen-
schaftler gefunden haben, dass Beloh-
nungszentren im Gehirn aktiviert werden, 
wenn man altruistische Handlungen voll-
bringt, wie das Spenden, hat damit aber 
nichts zu tun. Das waren Arbeiten von 
William Harbaugh, die Sie gelesen haben. 
Er ist Ökonom. Er stützt sich hierbei auf 
die sogenannte Warm-glow-Hypothese 
der Ökonomen. Dies ist eine Theorie aus 
den Wirtschaftswissenschaften, die er 
neurologisch verfolgt hat. Er hat einfach 
gezeigt, dass es als belohnend empfunden 
wird zu helfen. Das hat mit Mitgefühl nichts 
zu tun. Mitgefühl ist in einem anderen 
System als diese Art der Belohnung 
verankert. Es ist fast antagonistisch dazu. 
Mitgefühl ist, wie gesagt, eher im affiliati-
ven Care-System verankert. Wenn es aktiv 
ist, denke ich nicht darüber nach, was ich 
davon habe, wenn ich etwas tue und ob 
ich davon einen Kick bekomme. Ich mache 
es einfach. Es geht um den Anderen, nicht 
um mich. Es stimmt schon, dass man sich 
gesünder und besser fühlt, wenn man 
nicht immer nur selbstzentriert ist, sondern 
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das große Ganze sieht. Auch die For-
schung bestätigt das. Aber das ist nicht 
deswegen so, weil das Mitgefühl einen 
egoistischen Trieb befriedigt, sondern weil 
das Ich nicht ständig um sich selber kreist, 
und damit auch nicht ständig Angst hat, 
nicht ernst genommen oder angegriffen zu 
werden. Wenn man sich um das Größere 
kümmert, in das man interdependent 
eingebettet ist, ist das eine völlig andere, 
fast demütige Sichtweise, die den systemi-
schen Zusammenhang sucht und aus der 
Egobubble herausbricht.

MR Daher meine Frage: Wie kommt man 
aus dem westeuropäischen Betroffenheits-
diskurs hinaus in etwas Analytischeres? 
Wie wird aus Charity echte Solidarität? 
Wie sieht ein Realismus und eine Gefühls-
politik aus, eine globale Gerechtigkeit und 
Abbildungspraxis, die nicht nur bis Kos 
oder Athen reicht, sondern so universal 
ausgerichtet ist, wie der Finanzkapi-
talismus? Denn die globale Wirtschaft 
zieht sich ja nicht zusammen und dehnt 
sich dann wieder aus – es sind nur die 
medialen Gezeiten, die uns das glauben 
machen. Im Frühjahr und Sommer waren 
wir irgendwie plötzlich nach 
Griechenland ausgedehnt. Kurz war 
Russland ganz weit weg, der ewige Anti-
pode, und jetzt, da unsere Beziehungen 
zu Russland wegen des Kampfes gegen 
den IS plötzlich wichtig werden, reicht 
Europa wieder bis hinunter zum Kaukasus. 
Und dann rückt ganz kurz der Kongo in 
den Fokus, dann Indonesien, Haiti, was 
auch immer. Aber in der Wirtschaft ist 
das nicht so, der Kapitalismus ist immer 
überall. Während wir hier sprechen, stirbt 
im Durchschnitt alle fünf Minuten ein 
Mensch in der Region Ostkongo. Das 
ist keine abstrakte Zahl, sondern schlicht 
der Preis des europäischen Bedarfs nach 
billigen Rohstoffen und der dafür nötigen 
Zerschlagung staatlicher Strukturen – des 
ewigen Bürgerkriegs, in den ganze Welt-
regionen geworfen sind. Was für einen 
Gefühlshaushalt, was für eine Wahrneh-
mung muss der Zeitgenosse entwickeln, 
um diese jenseits ihrer medialen Erreich-
barkeit ablaufende Katastrophe in ihrer 
Permanenz wahrzunehmen? Wie kann 
man den saisonalen empathischen Mastur-
bationswellen entgehen? Für mich per-
sönlich ist die Antwort: Reisen, hingehen, 
mit Leuten vor Ort arbeiten. Also die reale 
Arbeit, die tägliche Erfahrung, das Abglei-
chen des Medialen mit der Praxis. Bevor 
ich im Kongo war, die Umsiedlungen, die 
Massaker, die Politik der Weltbank und 
der europäischen Konzerne in den Dörfern 
und Bergwerken gesehen habe, war das 
für mich nicht real. Bevor ich in Moskau 

gearbeitet, mit den Dissidenten dort ein 
Tribunal veranstaltet habe und am Ende 
ausgewiesen wurde, war die Putinsche 
Machtpolitik für mich nicht wirklich fassbar. 
Und das gleiche gilt für die Dschihadisten-
quartiere in Brüssel und eben alle Orte, an 
denen ich für meine Stücke recherchiert, 
an denen ich inszeniert oder gedreht 
habe. In emotionaler Hinsicht hat mich das 
natürlich auch unempfänglicher gemacht 
gegenüber Medien-Hysterien. In »Mitleid. 
Die Geschichte des Maschinengewehrs« 
fragt die von Ursina Lardi gespielte Figur, 
eine NGO-Mitarbeiterin, die den Genozid 
in Ruanda und den Bürgerkrieg im Kongo 
erlebt hat: »Was ist mein Problem, dass 
mich der Junge am Strand von Bodrum 
nicht erschüttert? Warum erzählt mir 
dieses Bild auf tragische Weise nichts 
Neues? Bin ich ein schlechter Europäer?« 
Denn man muss es ja ganz deutlich 
sagen: Die Streitereien zwischen liberalem 
Mainstream und den Pegida-Trotteln, 
welche Deutschland in dieser Saison 
umtreiben, ist aus realpolitischer Perspek-
tive ein Zickenkrieg zwischen Bürgern der 
Wohlstandszone, die alle gleichermaßen 
profitieren von der Zerstörung staatlicher 
Strukturen in Afrika oder dem Nahen 
Osten. Natürlich, man muss Pegida die 
zivilen Selbstverständlichkeiten einprügeln, 
man muss einen Mitgefühls-Standard ein-
fordern. Dabei darf aber nicht vergessen 
werden, dass innereuropäische Geistes-
veredelung nichts an der blutigen Realität 
unseres Wirtschaftsimperialismus verän-
dert. Die Wahrheit unseres Kontinents liegt 
jenseits von Bodrum oder Lampedusa, 
liegt jenseits jener Mitleids-Politik, mit der 
wir uns aktuell gleichsam vom Elend der 
Welt freikaufen. Oder wie Marx gesagt hat: 
Um die Realität der bürgerlichen Produk-
tionsweisen zu verstehen, muss man in 
die Kolonien gehen. Ja, man müsste eine 
Compassion-Erziehung einführen, eine 
Erziehung zum globalen Mitgefühl. Und 
ich würde sagen, man müsste zum Reisen 
erziehen.

TS Ich glaube: Beides. Reisen ist wunder-
bar. Aber nicht jeder kann sich das leisten. 
Compassion kann man jedoch auch auf 
jeden Fall lernen und kultivieren. Und 
außerdem ist Compassion eben nicht wie 
die Empathie nur ein Gefühl, ein Fühlen 
mit, sondern vor allem eine ganz starke 
Motivation mit dem Wohl des Anderen im 
Auge, es ist auch sehr kognitiv. Empathie 
ist der Anfang, man fühlt mit und ist 
betroffen. Compassion dagegen kann es 
auch komplett ohne jegliche Betroffenheit 
geben, aber mit einer unglaublichen 
mutigen Intentionalität, sich einzusetzen 
und zu agieren.

MR Letztlich mit Analyse. Ich habe Ihre 
Compassion-Theorie ja kennengelernt, als 
ich mit einem Jesuitenpater im Ostkongo 
sprach, der ein interessantes Buch 
geschrieben hat: »La compassion, j’y 
crois«. Ein unglaublich intelligenter und 
beeindruckender Mann, früher Anthro-
pologieprofessor in Liège. Er koordiniert 
die Jesuiten-Missionen in ganz Ostafrika 
und sieht seine Mitbrüder und andere 
NGO-Leute ausbrennen, manchmal in 
wenigen Monaten. Etwas flammt auf, nach 
kurzer Zeit aber ist das Gefühlsreservoir 
erschöpft, und der Grund des Mitgefühls 
hört gleichsam auf zu existieren: gestern 
Griechenland, heute Flüchtlingskrise, 
morgen wieder was anderes. Père Bernard 
versucht nun in seiner Arbeit da eine 
Linie reinzubringen: Wie kann man fünfzig 
Jahre lang an einer Sache arbeiten? Wie 
sieht echte Solidarität mit dem Leid der 
Anderen aus? Und, aus religionsphilo-
sophischer Perspektive: Wozu eigentlich 
das ganze Leiden, das ganze Elend? 
Das sind Aspekte, die uns in »Mitleid. 
Die Geschichte des Maschinengewehrs« 
interessieren. Und andererseits interessiert 
uns natürlich der Bezug zwischen der 
Praxis des Mitleids und dem, was man in 
der klassischen Dramentheorie oder dann 
im bürgerlichen Theater Katharsis nennt. 
Das kommt ja aus der Idee heraus, dass 
man sagt, es gibt nicht nur ein adeliges 
Theater, nicht nur die Fürsten. Nein, auch 
die Kleinbürger, die einfachen Marktweiber 
dürfen weinen, haben ein Anrecht auf 
Seelenverwirrung und Heroismus. Alle 
dürfen mitmachen im Theater, das ist ein 
großer Pathos-Raum der Demokratie, in 
dem alle sich mit dem Helden identifizieren 
dürfen. Das Interessante ist nun, dass sich 
diese vertikale gefühlspolitische Klassen-
schichtung ins Horizontale verlagert hat: 
Die heutigen Aristokraten sind die Euro-
päer insgesamt. Die europäischen Außen-
grenzen sind nun das, was zu der Zeit von 
Schiller die Ständeschranken waren. Die 
Flüchtlinge, die Afrikaner sind in dieser 
Konzeption gewissermaßen der Dritte 
Stand, der am Theater nicht als Subjekt, 
sondern bloß in seinem So-Sein erscheint. 
Es ist symptomatisch, dass meistens, wenn 
jemand im westeuropäischen Theater sagt, 
»ich arbeite mit Schwarzen, ich arbeite mit 
Flüchtlingen«, diesen selbstverständlich 
die Rolle des Dritten Stands vor der 
Einführung des bürgerlichen Theaters 
zugeteilt wird. Sie bilden dann zum Beispiel 
einen Chor, sie reden über sich selbst, sie 
präsentieren ihr kollektives oder individu-
elles Schicksal, nicht aber ihre irreduzible 
Humanität und damit das Versprechen auf 
den utopischen Gegenentwurf ihrer selbst 
oder ihrer Beziehungen untereinander. Ein 
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tatsächlich integratives Theater würde aber 
heißen, dass die bürgerliche Forderung 
nach einem universellen Humanismus tat-
sächlich global umgesetzt wird. Es würde 
bedeuten, dass in einer zweiten, globalen 
Revolution die europäischen Außengren-
zen genauso abgeschafft würden wie die 
Schranken zwischen den Ständen in der 
Französischen Revolution.

TS Wie können wir also diesen Quanten-
sprung machen und zu compassioned 
Weltbürgern werden? Und zwar nicht nur 
gedacht, sondern wirklich gefühlt, also 
motivational. Dass unsere Grenzen nicht 
bei der Nationalität oder Religionszugehö-
rigkeit aufhören, sondern an der Welt. Wir 
könnten ja immer noch die Marsmännchen 
tabuisieren und zur Out-Gruppe erklären. 
Das ist ja nicht so gefährlich und alle ande-
ren auf der Welt gehörten dann plötzlich 
zur In-Gruppe.

MR Nicht die Juden oder die Muslime – 
sondern die Marsianer. Das wäre eine ganz 
neue emotionale Herausforderung für die 
europäischen Rechtsradikalen. Fantasti-
sche Idee!

TS Das, was Sie vorschlagen, Reisen, 
einfach dorthin gehen, um sich mit den 
Realitäten auseinanderzusetzen, indem 
man wirklich miteinander spricht, wäre ein 
Ansatz. Das nennen wir: Informationen und 
Wissen sammeln. Perspektivübernahme 
lernen. Verstehen, dass Menschen in ande-
ren Kulturen andere Glaubensätze haben 
als wir. Die andere Möglichkeit ist, soziale 
Fähigkeiten wie Compassion mehr zu 
kultivieren und zu üben. Wir haben daher 
in den letzten Jahren eine groß angelegte 
Studie zum mentalen Training realisiert, 
eine Art meditationsbasiertes Compassion-
training in säkularisierter, westlich nutzbarer 
Form: Das ReSource Projekt. Im Rahmen 
dieses Forschungsprojektes haben wir mit 
mehr als 300 Personen in täglichen menta-
len Übungen trainiert, die helfen, den Geist, 
die Aufmerksamkeit, Perspektivübernahme 
auf Selbst und Andere sowie Empathie 
und Compassion zu schulen. Dort lernt 
man auch, eigene Handlungsimpulse und 
Motivationen besser kennenzulernen, und 
wie man diese verändern kann. Dahinter 
steht die Idee, uns zu bewussteren und 
global verantwortlichen Menschen zu 
erziehen. Man übt einfach, morgens aufzu-
stehen, erst einmal stillzusitzen und nach 
innen zu blicken, statt gleich nach außen 
zu gehen und in Angst und Feindseligkeit 
zu verfallen, und zu verstehen, wer ist denn 
der Andere, wer ist denn eigentlich mein 
Ich und sein Verhältnis zum Anderen?

Und wir sehen, dass wir tatsächlich nicht 
nur im Gehirn neuronale Netze der sozialen 
Kognition verändern können mit dieser Art 
von mentalem Training, sondern auch das 
Verhalten, das subjektive Erleben und die 
Gesundheit. Probanden erleben weniger 
sozialen Stress, werden aufmerksamer, 
bekommen ein besseres Verständnis von 
sich selbst und den Bedürfnissen und 
Glaubenssätzen der anderen, auch wenn 
diese ihnen erst einmal fremd sind, und 
werden tatsächlich mitfühlender und mehr 
verbunden mit anderen.

MR Ich stehe solchen Experimenten 
kritisch gegenüber. In »Mitleid. Die 
Geschichte des Maschinengewehrs« 
wird in einer Szene von einem Workshop 
erzählt: Die von Ursina Lardi dargestellte 
Figur bringt kongolesische Militärpfarrer 
dazu, ihren Gefühlen mit farbigen Steinen 
Ausdruck zu geben, das Ganze inmitten 
eines Bürgerkriegs mit mehren Millionen 
Toten. Meines Erachtens ist das die Gefahr 
der emotionalen Perspektive, die zwar 
individuell wunderbar ist, aber eben auch 
politische Lösungsperspektiven verstellt: 
Reformiert werden muss in diesem Fall 
ja das kongolesische Militär, nicht das 
Bewusstsein der Militärpfarrer. Ich habe im 
»Kongo Tribunal« ein Massaker an Frauen 
und Kindern untersucht, dessen Zeuge 
ich ein Jahr zuvor zufällig geworden war. 
Da waren im Vorfeld die zwei verfeindeten 
Rebellengruppen zusammengerufen wor-
den, die haben sich getroffen, es gab einen 
Workshop von der UNO, wundervoll war 
das. Und zwei Wochen später hat die eine 
Gruppe das Dorf der anderen komplett 
massakriert. Das Wissen, das im Rahmen 
des Workshops generiert wurde, hat nichts 
gebracht, weil es nicht wahre, gelebte 
Solidarität hervorrief, die es zur politischen 
Struktur schafft. Das blieb völlig insular.

TS Richtig, ein Workshop reicht einfach 
nicht. Interne Transformation ist nicht in 
einem Zwei-Tages-Workshop erreichbar. 

MR Ja, aber genau das ist ja das Problem.

TS Genau wie politisch institutionelle 
Transformation auch nicht mit einem Zwei- 
Tages-Workshop erledigt werden kann.

MR Absolut richtig, aber woher soll man 
die Ressourcen nehmen – im Zeitlichen 
wie im Räumlichen? Kommen wir noch 
einmal auf Père Bernard, den Jesuiten-
pater zurück, der seit dreißig Jahren 
in den Kongo reist und Dutzende von 
Charity-Moden hat vorbeiziehen sehen. 
Zuerst war es Cholera, dann waren es die 

Kriegsweisen, dann die Kindersoldaten, 
dann war es AIDS, dann Frauenarbeit, 
dann kam kurz Ebola. Aktuell ist es gerade 
mal wieder Vergewaltigung, und in zwei 
Jahren vielleicht wieder die Kindersoldaten 
oder die Wasserversorgung. Man weiß es 
einfach nicht. Die Themen lösen sich ab, 
und in der Spendenlogik verschwinden 
dann die einen Probleme hinter den 
anderen.

TS Aber was ist die Konsequenz davon? 
Ist das nicht die alte Falle, in der Sie jetzt 
argumentieren, die eine Dichotomie auf-
macht zwischen Emotion und Motivation 
als schwach, sentimental und kurzfristig 
und Rationalität als langfristig? Diese 
Dichotomie ist falsch.

MR Das stimmt. In der Praxis hilft meines 
Erachtens nur die dialektische Verbindung 
von Emotionalität und Rationalität. Reines 
Wissen allein bringt genauso wenig wie 
reines Gefühl.

TS Für verantwortliches Handeln braucht 
es beides: Denken und Fühlen, Weisheit 
und Mitgefühl. Im Buddhismus und den 
alten Weisheitslehren wird Weisheit immer 
mit Motivation und Compassion gepaart. 
Es wird nie getrennt. Es ist eine westliche 
Eigenschaft, dass man glaubt, man müsse 
sich entscheiden, ob man Wissen und 
Rationalität auf der einen Seite wählt oder 
Motivation und Emotion auf der anderen 
Seite; wobei dann Letzteres als schwach 
und irrational angesehen wird. Auch aus 
neurowissenschaftlicher Sicht ist diese 
Dichotomie einfach falsch.

MR Ich denke, man sollte den Compas-
sion-Begriff zu einem Solidaritäts-Begriff 
erweitern. So habe ich immerhin Père 
Bernard verstanden. Denn Empathie und 
tätiges Mitgefühl unterscheiden sich ja vor 
allem darin, dass das Letztere versucht, 
eine Praxis zu entwickeln. Compassion 
respektiert den Anderen in seinem Leid, 
solidarisiert sich mit ihm, übernimmt aber 
sein Leiden nicht.

TS Ja genau, dies ist ja der wichtige 
Unterschied zwischen der Empathie und 
Compassion. Und Compassion kann 
alles integrieren. Das bedeutet nicht: Man 
zeigt Bilder des Elends und ist einfach nur 
betroffen für einen kurzen Moment. Da 
würde ich Ihnen komplett Recht geben, mit 
so etwas kommt man einfach nur von einer 
empathischen Reaktion zur nächsten mit 
einem immer wechselnden Objekt. Das hat 
überhaupt keine langfristige oder systemi-
sche Wirkung und nichts mit Compassion 
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zu tun. Compassion ist vielmehr eine Hal-
tung, die verantwortliches Handeln moti-
viert, die das Wohl der anderen im Fokus 
hat und die In-Gruppe/Out-Gruppe-Tren-
nungen zwischen Menschen und Gruppen 
zu überwinden versucht. Das ist natürlich 
ein hoher Anspruch, ein Anspruch, der 
mit den meisten Religionen bereits geteilt 
wurde. Ob das religionspolitisch am Ende 
dann immer so realisiert wurde, ist noch 
mal eine andere Sache. Wenn man die 
Texte liest von den großen Erleuchteten, ob 
Jesus oder Buddha, ging es vor allem um 
Mitgefühl und Compassion.

MR Nun ja, ich bin ja jetzt nicht Buddhist, 
sondern Soziologe – ein Marxist, der gern 
mit Theologen spricht. Und da muss ich 
leider feststellen, dass der Buddhismus die 
Welt nicht verändert hat. Jedenfalls nicht, 
soweit mir bekannt ist.

TS Da würde ich Ihnen nun auch nicht 
ganz zustimmen wollen.

MR Da wir gerade von Langfristigkeit spra-
chen: Ich werde ja immer wieder gefragt: 
»Du machst politisches Theater, was bringt 
das eigentlich?« Wenn der Abend vorbei ist, 
was kommt dann? Und ich antworte jeweils: 
Kunst hat nichts mit Nützlichkeit, sondern 
mit Notwendigkeit zu tun. Es gibt sowas 
wie die symbolische Handlung, es gibt 
ein symbolisches Beisammensein, es gibt 
eine symbolische Solidarität. Diese schil-
lersche Idee der ästhetischen Erziehung 
des Menschen hat für mich einen realen 
Effekt. Daneben aber brauchen wir natürlich 
auch Pädagogik, also Bildung, praktisches 
und lokales Wissen. Im Falle von NGOs 
etwa würde das bedeuten, dass nicht 90 
Prozent des Geldes, wie es leider bei fast 
allen internationalen NGOs der Fall ist, für 
Organisation und PR-Effekte verbraucht 
wird. Wir erleben ja aktuell eine Ästheti-
sierung von NGO-Arbeit. Oder anders 
ausgedrückt: Viele Künstler machen heute 
in Wirklichkeit die gleiche Arbeit wie NGOs, 
indem sie etwa das Interesse der Medien 
auf Randgruppen lenken, sie in ihre Projekte 
einbinden und so fort. Das ist von der 
Absicht her gut, aber leider weder langfristig 
noch in irgendeiner Weise pragmatisch. 
Denn über Afrika oder Syrien zu sprechen, 
ohne längere Zeit vor Ort gewesen zu sein, 
ergibt jenseits des Feuilletons keinen Sinn. 
Das meine ich durchaus als Selbstkritik, 
und die völlig Ich-bezogene Hauptfigur von 
»Mitleid. Die Geschichte des Maschinen-
gewehrs«, die in eine Art narzisstischen 
Rausch des Helfens gerät, ist ein kritisches 
Porträt des politischen Künstlers unserer 
Zeit: eine zugleich tragische und lächerliche 

Figur. Die Frage aber lautet: Wie können wir 
Künstler in einer Weise tätig werden, dass 
Pragmatismus und symbolisches Handeln 
zur Deckung kommen? Was muss der 
Künstler wissen von dieser Welt, damit sein 
Handeln Sinn ergibt?

TS Sie sprechen von Information?

MR Mehr noch als Information: Ich spre-
che von einer praxisgeleiteten ästhetischen 
Strategie. Und das ist in erster Linie ein 
langes Arbeiten am Gleichen, glaube ich. 
Das habe ich am eigenen Leib erfahren 
müssen: Man kann nicht mal schnell nach 
Zentralafrika fahren und ein Tribunal veran-
stalten – das dauert Jahre, das verschlingt 
unfassbare Energien. Und vor allem muss 
man hinnehmen, dass das europäische 
Bedürfnis nach moralischer Instant-
Belohnung dann nicht mehr aufgeht. 
Langfristigkeit heißt, sich für eine Strategie 
zu entscheiden, die mir und vielleicht auch 
meinem Gegenüber im Augenblick nichts 
bringt, aber in einem weiteren Kontext Sinn 
macht. Der bis dahin einzige real messbare 
Effekt meines »Kongo Tribunals« ist es, 
dass mehrere meiner Mitarbeiter entführt 
wurden. Zugleich ist es – so hoffe ich – 
der Entwurf, das symbolische Ausagieren 
zukünftiger Wirtschaftstribunale. Globale 
Kunst ist also gewissermaßen eine durch-
aus rationale Wette auf die Zukunft.

TS Und schon wieder dieser Glaube an 
die reine Rationalität. Wie gesagt, wenn ich 
in ein Gehirn sehe, gibt es diese rein ratio-
nalen Entscheidungen, das »Ratiozentrum« 
nicht. Entscheidungen haben immer auch 
etwas mit Evaluation zu tun: »Macht Sinn 
oder fühlt sich gut an, und daher mache 
ich es« oder »Macht keinen Sinn, fühlt sich 
nicht gut an, daher lasse ich es«. Es wird 
immer abgewogen, ob eine Handlung eher 
Belohnung oder eher Bestrafung mit sich 
bringt. Handlungen sind immer motiviert. 
Und sie können durch verschiedenste 
Motive wie Angst, Liebe, Leistung, Macht, 
Aggression oder Care und Zugehörigkeit 
motiviert werden. Diesen nur rational 
denkenden homo oeconomicus, wie wir 
ihn in neo-klassizistischen Wirtschaftstheo-
rien vorfinden, gibt es aus biologischer und 
psychologischer Sicht nicht. Mit diesem 
Narrativ kommen wir nicht weiter.

FB Aber wie soll gerade in unserer neoli-
beralen Ökonomie, in der dieses Narrativ 
dominant ist und funktionell das Mitgefühl 
ausschließt, weil Gewinnmaximierung und 
Mitgefühl nun einmal miteinander unver-
einbar sind, überhaupt aktiviert werden? 
Durch eine Auslagerung der Produktion 

– etwa nach Bangladesch, wo dann die 
Arbeiter gerne in ihrer Fabrik bei lebendi-
gem Leibe verbrennen können, denn wir 
müssen es ja selbst nicht miterleben und 
lesen davon allenfalls in der Zeitung – 
werden die wahren Opfer dieses Systems 
in so weite Ferne gerückt, dass sie für ihre 
Ausbeuter nicht mehr wahrnehmbar sind. 
So wird zugleich auch das Mitgefühl mit 
ihnen ausgeschaltet. 

TS Das ist ja das Problem. Jeder sorgt nur 
für sich selbst und wir glauben, der Markt 
wird sich von selbst regulieren – the invisi-
ble hand. Die Möglichkeit von Altruismus, 
Mitgefühl, Interdependenz, systemischem 
Zusammengehören gibt es in diesem 
Modell nicht. Oder etwa die Möglichkeit, 
dass ich fühle, wenn Sie gestresst sind 
und dann selbst gestresst bin. Aber 
natürlich werden Märkte die ganze Zeit von 
diesen Phänomenen beeinflusst. Wirt-
schaft und Politik werden von Menschen 
gemacht. Menschen haben eine bestimmte 
Architektur und diese Architektur kennt die 
Trennung von Rationalität auf der einen und 
Emotionalität auf der anderen Seite nicht 
so strikt, wie sie in dem Narrativ unserer 
sogenannten aufgeklärten Gesellschaft 
immer noch stattfindet. 

FB Na ja, sie fließen zusammen im Mitleid. 
In jenem Mitleid, wo seit der Scholastik 
beide Elemente, der eher körperliche und 
der eher kognitive Bestandteil, zusammen-
kommen und doch nicht so ganz problem-
los zusammenpassen. Vielleicht resultiert 
gerade aus der Gleichzeitigkeit von 
affektiven und rationalen Elementen ja auch 
die Schwierigkeit, dies in irgendeine Form 
von Konstanz zu überführen. Denn wie Sie 
vorhin gesagt haben: Empathie ist etwas, 
das sich sofort einstellt, aber im nächsten 
Moment in Schadenfreude umkippen 
kann. In Deutschland stehen wir aktuell vor 
dem Problem, dass es eine empathische 
Massenströmung gegeben hat, die schon 
wieder dabei ist, ins Gegenteil zu kippen, 
weil man vermeintlich rational überlegt, was 
das Land mit all den Flüchtlingen machen 
soll, die es gerade aufnimmt. Deshalb ist 
die Frage bei einem so volatilen Wesen 
wie einer empathischen Regung: Wie kann 
man daraus Politik machen und wie kann 
eine Politik des Mitgefühls aussehen?

TS Deshalb geht es ja eben nicht 
um Empathie sondern vielmehr um 
Compassion. Denn Compassion steht 
nicht im Widerspruch zu institutionellen 
Veränderungen. Oft wird in Gegensätzen 
gedacht: Es gibt das Individuum, das sich 
verändern muss, das ist eine individuelle 
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psychologische Angelegenheit. Oder es 
gibt politische, institutionelle Veränderun-
gen, und das ist sozusagen die Domäne der 
Politik oder der Ökonomie. Und auch diese 
künstliche Dichotomie muss aufhören. Jeder 
Akteur in Politik und Ökonomie ist auch 
ein Individuum und damit verantwortlich für 
seine Gedanken, seine Intentionen, seine 
Handlungsmotive, d. h. auch verantwortlich 
für seine Form der Compassion, also dafür, 
wie weit seine Weisheit und Haltung zu 
anderen geht. Umgekehrt ist es natürlich 
nicht damit getan, dass man ein paar kleine 
mentale Trainingskurse gibt und dann hofft, 
das löse ein Flüchtlingsproblem. Es braucht 
beides, eine neue Bewusstseinskultur und 
institutionelle Anpassungen, man kann 
das nicht trennen. Wenn du plötzlich eine 
innerliche Transformation erlebt hast und 
sich damit deine persönliche Narrative und 
Sichtweisen auf die Welt verändern, kann 
dies auch die gesellschaftlichen Narrative 
mitverändern. Denn wer schreibt am 
Ende für Presse und Blogs oder spricht 
im Fernsehen? Warum sonst verändern 
sich die Generationen zum Beispiel von 
kapitalistisch-konsumorientierten Egoisten 
zu Menschen, die fragen: »Mich interessiert 
aber woher dieses Produkt kommt, was es 
der Umwelt antut und wofür es überhaupt 
gut ist?« Es hat bereits eine Veränderung 
in der Gesellschaft gegeben. Es hat 
schon eine Ausdehnung von Bewusstsein 
stattgefunden.

FB Allein die Entwicklung des, zumindest 
in deutscher Sprache, ja relativ jungen – 
erst seit dem 17. Jahrhundert überhaupt 
nachgewiesenen – Begriffs Mitleid und 
sein Aufschwung zu einer zentralen Kate-
gorie des neuzeitlichen Denkens weist ja 
auf einen solchen zivilisatorischen Prozess 
der Bewusstwerdung hin. Bemerkenswer-
terweise hat das Mitleid seinen Status als 
bürgerliche Tugend, zumindest im deut-
schen Sprachraum, besonders im Kontext 
des Theaters, des Mitleidens mit den 
Figuren auf der Bühne erhalten. Gemein-
sam ein Leid empfinden, um sich davon zu 
befreien und ein zivilisiertes Zusammen-
leben zu ermöglichen, ist etwas, das sehr 
stark mit dem Drama zusammenhängt. 

MR Und auch mit der aktuellen Realismus-
Debatte im Theater, in der gefragt wird, ob 
man sogenannte Experten, also Laien auf 
die Bühne setzen soll, die ihre Geschichten 
erzählen und in ihrem Leiden, ihrer Wahrheit, 
in der Unausweichlichkeit und Fatalität 
ihrer Biographie authentisch sind. Oder ob 
man Schauspieler sehen will, Künstler, die 
sich das Wesen einer Figur aneignen und 
sie vor uns reproduzieren, sie darstellend 

miterleben, aber nicht sind. Das erste trägt 
natürlich immer etwas Reduzierendes an 
sich, das zweite den Makel der bürgerlichen 
Gefühlsübung. Was uns nun in »Mitleid. 
Die Geschichte des Machinengewehrs« vor 
allem interessiert hat, ist die Spannung zwi-
schen dem einen und dem anderen theatra-
len Konzept: Die gegenseitige Spiegelung 
des Authentischen und des Vermittelten, 
des Experten und des Schauspielers.

FB Aber gibt es eigentlich noch so etwas 
wie ein kathartisches Moment, das auf 
dem Weg des Mitleids stattfinden kann? 
Oder das im ursprünglichen Sinn sogar 
so gedacht ist, dass es uns vom Mitleid 
befreien kann?

MR Das ist der Moment, in dem durch eine 
kollektive Phasenverschiebung des Mitleids 
so etwas wie ein Ruck geschieht, eben das, 
was man früher mal als Revolution bezeich-
net hat. Kann man den Lauf der Dinge 
durch eine Aktion, durch die man sich als 
Einheit der Leidens-, aber auch Utopiefähi-
gen erlebt, gemeinsam verändern? Das ist 
ja die Frage, die man sich stellt, wenn man 
sich als Mensch zum Kollektiv zusammen-
schliesst. Eine Diktatur trennt die Menschen 
voneinander: Sieh her, dieser dort leidet, 
und wenn du nichts falsch machst, dann 
kannst du glücklich sein. Identifiziere dich 
also nicht mit ihm. Aber woher kommt Kol-
lektivität? Ich habe einmal ein Stück über 
die gescheiterte Revolution in Rumänien 
gemacht. 1989 war, von einigen Verschleif-
spuren abgesehen, in Rumänien kein 
realer gesellschaftlicher Umbruch: Aus den 
Parteibonzen wurden die neuen Wirtschaft-
seliten, unterdessen bereits in der zweiten 
Generation. Ceaus̨escu und seine Frau 
wurden bekanntlich erschossen, aber das 
System morphte gewissermaßen vom Politi-
schen ins Wirtschaftliche, wurde einfach 
weitererzählt. Ich habe Jakob Tanner, einen 
für mich sehr wichtigen Schweizer Histo-
riker, damals in einer Podiumsdiskussion 
gefragt: Gibt es überhaupt Revolutionen 
und kollektive Aktionen? Gibt es etwas, das 
auf der Bühne der Geschichte geschieht 
und unser Leben tatsächlich nachhaltig 
verändert? Oder ist das alles nur Pipifax 
und die Wahrheit liegt hinter den Kulissen, 
in den Institutionen, den Kapitalströmen 
und so weiter? Darauf hat er geantwortet: 
Weißt du, was damals im Dezember 1989 
auf der Bühne der Geschichte geschah in 
Rumänien, die Blumen in den Gewehrläu-
fen, all diese Menschen, die empfunden 
haben, dass sie gleich sind und etwas 
gemeinsam tun können – das ist als Funken 
in ihre Seelen gelegt. Wer diese Wochen 
erlebt hat – die Erstürmung des ZK, der 

Securitate-Zentrale, des Staatsfernsehens 
– der trägt das fortan mit in seiner Biogra-
phie. Und dieser Bruch, dieses Erlebnis, 
dieser kollektive Rausch sind nun in diese 
Menschen eingepflanzt. So etwas kann 
als symbolische Aktion, als Revolution 
stattfinden, auch auf einer Bühne. Bei der 
Brüsseler Revolution 1830 hat sich dieses 
Gefühl von der Opernbühne – anlässlich 
einer Aufführung der »Stummen von Portici« 
– aus ins Publikum übertragen und sie 
sind gemeinsam nach draußen gegangen 
und haben die Revolution ausgelöst. Das 
können die Kunst und das Theater tat-
sächlich leisten: Du siehst den Schrecken, 
du erkennst dich als kollektive Masse und 
spürst, dass es vom Gefühl zur Praxis kein 
Schritt ist, sondern dass Gefühl organisch 
zu Handlung wird. Ich glaube, das ist das, 
was Theater symbolisch zeigen, verdichten 
kann, in einem Akt, in einer Geschichte 
oder einer Allegorie, die auch eine des 
Scheiterns sein kann. Tragödie heißt ja, 
dass der Befreiungsschlag am Schluss 
scheitert, dass der Antagonismus zu groß 
ist. Antigone kann Kreon nicht überzeugen, 
sie stirbt. Und das ist für mich die Aufgabe 
in dieser ganz klassischen Kunstform – 
dass der Mensch nicht nur stammelnd, 
in seinem So-Sein auf der Bühne steht. 
Denn das ist, denke ich, die Dialektik des 
Tragischen: Gemeinsam zu scheitern, 
immer besser zu scheitern, bis sich dieses 
Scheitern in die Institutionen einschreibt als 
gesellschaftlicher Wandel.

TS Vorhin haben Sie die komplette Macht-
losigkeit des Individuums portraitiert ...

MR Ich bin leider Fatalist, ja. 

TS Und jetzt dieses Plädoyer für die Kraft 
des Theaters. Das sind zwei Extreme. 
Aber ich denke, alle Momente können 
ein Narrativ verändern; die Multiplizität 
und am besten Synchronizität von vielen 
kleinen Momenten kann zu nicht-linearen 
Veränderungen führen. Ob das in einer 
Kirche ist, wie damals in Leipzig zur 
Maueröffnung, oder auf Theaterbühnen, 
Filmbühnen, Talk-Shows – das alles sind 
Bühnen, Äußerungen von Menschen, die in 
einem Raum zusammenkommen. Oder auf 
Facebook; das Netz ist auch eine Bühne 
geworden. Die multimedialen Kanäle kön-
nen kathartische, virale, globale Momente 
produzieren, provozieren. In die eine oder 
die andere Richtung. Und all diese Bühnen 
können letztlich dazu beitragen, dass eine 
Art Bewusstseinswandel geschieht, der 
vielleicht gar nicht mehr von der Politik 
ausgehen muss. Sondern dann muss sich 
Politik verändern.



Jetzt komme 
ich aus meiner 
Bierkneipe 
müde nach 
Hause und 
finde meine 
Küche voll von 
Politik.*
* aus: »Die Mutter« 
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Ophelias
Zimmer

In Shakespeares »Hamlet« tritt Ophelia in fünf Szenen in Erscheinung. Ein Stück, das nur aus diesen Szenen bestünde, läse sich 
ziemlich unangenehm: Einem jungen Mädchen wird gesagt, sie solle ihren Freund zurückzuweisen, wenn er mit ihr schlafen will. 
Sie erzählt ihrem Vater, wie ihr Freund gerade in ihr Zimmer gestürmt ist, sie am Arm gerissen und geschüttelt hat. Sie soll mit ihren 
privaten Briefen zum Palast gehen, um dort ihren Freund zu treffen und so zu tun, als seien sie allein, während der König und ihr 
Vater sie beobachten. Das Mädchen sieht sich ein Theaterstück an, das ihr Freund geschrieben hat, in dem er seinen Stiefvater 
und seine Mutter beschuldigt, seinen Vater umgebracht zu haben. Und das Mädchen trifft die Mutter ihres Freundes und ist nicht 
länger imstande, zusammenhängende Sätze zu sprechen und sich normal zu benehmen. Aber was passiert, wenn Ophelia allein ist? 
Liest und näht sie wirklich die ganze Zeit und schreibt Liebesbriefe an ihren Freund, den Prinzen? Wie empfindet sie ihren Körper, 
ihr Geschlecht und was denkt sie über ihre verstorbene Mutter? Was geschieht, als sie nach den seltsamen Ereignissen im Palast 
zurückkommt? Wie findet sie heraus, dass ihr Vater gestorben ist? Wie geht es ihr als sie erkennen muss, dass ihr Freund ihn im 
Schlafzimmer seiner Mutter mit einem Messer getötet hat? Wer ist der seltsame Mann, der plötzlich nach dem Tod ihres Vaters auf-
taucht? Wie wird sie verrückt? Und stirbt sie wirklich friedlich im Fluss treibend, von Blumen bedeckt, wie es die Mutter ihres Freun-
des berichtet? Und wie genau sieht der aufgeschwemmte, im Fluss treibende, tote Körper eines jungen Mädchens aus? »Ophelias 
Zimmer« bricht mit dem traditionellen Ophelia-Bild in der Kunst und auf der Bühne. Die Inszenierung schaut hinter die Ästhetisierung 
von Ophelia und hinterfragt unsere Faszination für all die klassischen Dramen, in deren Zentrum männliche Helden immer und immer 
wieder Frauen zerstören.

Ophelias Zimmer
In Shakespeare’s play »Hamlet«, Ophelia appears in five scenes. If a play only consisted of these scenes, it would make for unpleasant reading. A young girl is 
told to reject the advances of her boyfriend in case he wants to have sex with her. She tells her father that her boyfriend just burst into her room and gripped her 
arm and shook her. The girl is taken to the palace with all her private love letters to meet her boyfriend and must then pretend to be alone with him even though 
she knows the king and her father are watching. She goes to see a play that her boyfriend wrote in which he accuses his step father and mother of murdering 
his father. The girl visits her boyfriend’s mother and is no longer able to speak coherently or behave in a sane manner. What is going on in Ophelia’s private life? 
Does she really only read, sew and write love letters to her boyfriend, the prince? How does she feel about her body, her gender and her dead mother? What 
happens when she comes back home after the strange events in the palace? How does she find out that her father has died? How does she feel when she 
discovers that her boyfriend killed him with a knife in his mother’s bedroom? Who is the strange man who suddenly appears after her father’s death? How does 
she go mad? And does she really die sliding comfortably into a stream covered in flowers as her boyfriend’s mother reports? And what does the bloated dead 
body of a young girl floating in a river really look like? This performance aims to challenge received cultural images of Ophelia both in art and on stage. It asks us 
to consider what lies behind the aesthetization of Ophelia and interrogates our fascination with these old historical plays whose male heroes repeatedly crush or 
destroy women. 

Koproduktion mit dem Royal Court Theatre London

mit Texten von Alice Birch
Deutsch von Gerhild Steinbuch 
Regie: Katie Mitchell

Bühne und Kostüme: Chloe Lamford 
Mitarbeit Regie: Lily McLeish | Sound Design: Max Pappenheim 
Dramaturgie: Nils Haarmann | Licht Design: Fabiana Piccioli 
Künstlerische Mitarbeit: Paul Ready, Michelle Terry

Mit: Iris Becher, Ulrich Hoppe, Jenny König, Renato Schuch 
Statist: Oliver Herbst / Mario Kutz

Premiere am 8. Dezember 2015



11

Ungeduld 
des Herzens
von Stefan Zweig
Fassung von Simon McBurney, James Yeatman, 
Maja Zade und dem Ensemble
Regie: Simon McBurney

Co-Regie: James Yeatman | Bühne: Anna Fleischle 
Kostüme: Holly Waddington | Sound Design: Pete Malkin,
Benjamin Grant | Video Design: Will Duke | Dramaturgie: 
Maja Zade | Licht: Paul Anderson

Mit: Robert Beyer, Marie Burchard, Johannes Flaschberger, 
Christoph Gawenda, Moritz Gottwald, Laurenz Laufenberg, 
Eva Meckbach
Premiere am 22. Dezember 2015

Der junge Soldat Hofmiller wird auf das Schloss des Herrn von Kekesfalva eingeladen. Die Abendgesellschaft ist ein voller Erfolg: Das 
Essen ist köstlich, der Wein erlesen, und Hofmiller gelingt es, eine amüsante Anekdote nach der anderen zum Besten zu geben. Betört 
von seinem Erfolg, fordert er zum Abschluss des berauschenden Abends das Mädchen Edith, die Tochter des Schlossherren, zum Tanz 
auf. Doch Edith wird erst bleich und beginnt dann zu zittern; die Frauen, die sie flankieren, sind zutiefst schockiert. Hofmiller begreift, 
dass er einen Fauxpas begangen hat, aber erst als ihn ihre Cousine aufklärt, dass Edith gelähmt ist, begreift er das Ausmaß seines 
Vergehens und flieht Hals über Kopf aus dem Schloss. Am nächsten Morgen schickt er einen Blumenstrauß, um sich zu entschuldigen, 
und Edith kontert mit einer Einladung zum Tee. Schon bald ist Hofmiller täglicher Gast im Schloss, genießt die Gastfreundschaft der 
Familie und merkt nicht, dass sich die psychisch labile Edith unsterblich in ihn verliebt hat. Als Hofmiller die Wahrheit begreift, macht er 
ihr einen Heiratsantrag, doch als Edith erkennt, dass dies aus Mitleid geschehen ist, schlägt die anfängliche Freude in verzweifelte Wut 
und Rachsucht um … »Ungeduld des Herzens«, der einzige Roman, den Stefan Zweig zu Ende schrieb, setzt sich mit der Frage ausein-
ander, was wahres Mitleid ist, und wie schwierig es ist, wirklich mit einem anderen Menschen mit zu leiden.
Simon McBurney, Schauspieler, Regisseur und Mitbegründer der legendären britischen Theatergruppe Complicite, die mit visuell 
starken, körperbetonten Produktionen wie »Street of Crocodiles«, »The three Lives of Lucie Chabrol« und »Caucasian Chalk Circle« die 
Theaterlandschaft nachhaltig veränderte, gastierte bei F.I.N.D.#15 mit seinem work in progress »Amazon Beaming« an der Schaubühne. 
Für seine Bühnenfassung von »Ungeduld des Herzens« arbeitet McBurney zum ersten Mal mit einem deutschen Schauspielerensemble.

Beware of Pity
Young soldier Hofmiller is invited to Baron Kekesfalva’s castle. The soirée is a success: Hofmiller manages to entertain with one amusing anecdote after another. 
Inebriated by his accomplishment, he asks Edith, the host’s daughter, for a dance. But Edith blanches. Hofmiller recognises he has committed a faux pas, but only when 
the girl’s cousin explains that Edith is paralised does he comprehend the extent of his offence and flees the castle. The following morning he sends flowers and Edith 
retaliates with an invitation to tea. Soon, Hofmiller is a daily guest at the castle, not noticing that the mentally fragile Edith has fallen desperately in love with him. When 
Hofmiller understands the truth, he proposes marriage, but once Edith realises that this has only happened out of pity, her initial delight mutates into a despairing rage ... 
»Beware of Pity« deals with the question of what is true compassion and how difficult it is sincerely to suffer vicariously with another human being. Simon McBurney is 
an actor, director and co-founder of legendary British theatre company Complicite. For his stage version of »Beware of Pity«, McBurney is working with a German theatre 
ensemble for the first time.

Koproduktion mit Complicite



Das
macht
man
nicht.*
* aus: »≈ [ungefähr gleich]«
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Das
macht
man
nicht.*

Mitleid. Die 
Geschichte 
des Maschinen-
gewehrs
von Milo Rau | Uraufführung
Regie: Milo Rau

Bühne und Kostüme: Anton Lukas | Video und Sound: 
Marc Stephan | Dramaturgie: Florian Borchmeyer
Mitarbeit Recherche/Dramaturgie: Mirjam Knapp, Stefan Bläske 
Licht: Erich Schneider

Mit: Ursina Lardi, Consolate Sipérius

Premiere am 16. Januar 2016
In den vergangenen Monaten übermannte das Schicksal der Flüchtlinge ganz Europa, und es gab wohl keinen Intellektuellen oder 
Politiker, der sich nicht mit dem Elend der Menschen aus dem Nahen Osten und Afrika solidarisierte. Seien es die Bilder der Ertrunke-
nen am Mittelmeerstrand oder die Bürgerkriegs- und Krankheitsopfer in Zentralafrika: Die Krisen und Unglücksfälle unserer Zeit sind 
allgegenwärtig in unserer Facebook-Timeline, im Fernsehen und in den Zeitungen.
In »Mitleid. Die Geschichte des Maschinengewehrs« begibt sich Milo Rau gemeinsam mit seinem Team an die politischen Brennpunkte 
der heutigen Zeit: auf die Mittelmeerroute der Flüchtlinge aus dem Nahen Osten und ins kongolesische Bürgerkriegsgebiet. Der aus 
Interviews mit NGO-Mitarbeitern, Geistlichen und Kriegsopfern in Afrika und Europa gespeiste Doppel-Monolog betritt dabei bewusst 
widersprüchliches Gelände: Wie ertragen wir das Elend der Anderen, warum schauen wir es uns an? Warum wiegt ein Toter an den 
Toren Europas mehr als tausend Tote in den kongolesischen Bürgerkriegsgebieten? So ist »Mitleid. Die Geschichte des Maschinenge-
wehrs« nicht nur ein Nachdenken über die Grenzen unseres Mitleids – sondern auch über die Grenzen des europäischen Humanismus.

Compassion. The History of the Machine Gun
In recent months, the fate of refugees has overwhelmed the whole of Europe and there probably hasn’t been a single intellectual or politician who has failed to declare 
their solidarity with the suffering of people from the Middle East and Africa. Images of the drowned on Mediterranean beaches or the victims of civil war and disease in 
Central Africa: the crises and disasters of our time are ubiquitous in our Facebook timelines, on television and in the press.
In »Compassion. The History of the Machine Gun«, Milo Rau and his team journey to the political hot spots of our time: the Mediterranean routes of refugees from the 
Middle East and the Congolese civil war zones. This double monologue, based on interviews with NGO workers, clerics and victims of wars in Africa and Europa, delibe-
rately ventures into contradictory terrain: how do we endure the misery of others and why do we watch it? Why does one dead person at the gates of Europe outweigh  
thousand dead people in the Congolese civil war zones? »Compassion. The History of the Machine Gun« not only contemplates the limits of our compassion but also the 
limits of European humanism.

Im Rahmen des europäischen Theaternetzwerks PROSPERO (Schaubühne Berlin, Théâtre National de Bretagne/
Rennes, Théâtre de Liège, Emilia Romagna Teatro Fondazione, Göteborgs Stadsteater, Croatian National Theatre/ 
World Theatre Festival Zagreb, Athens & Epidaurus Festival)
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Was ist Politik? Die kürzest mögliche Antwort hat wohl Niklas Luhmann gegeben: Politik ist die Produktion kollektiv bindender 
Entscheidungen. Um diese Entscheidungen herbeiführen zu können und ihre Gültigkeit durchzusetzen, benötigt Politik Macht. Und 
damit wäre man bei der zweiten, vielleicht viel wichtigeren Frage: Wie entsteht Macht? »Borgen« spielt im Zentrum der Macht einer 
europäischen Demokratie. In der Christiansburg, wo die Regierung sitzt, kämpfen Parteien und ihre Mitglieder um Koalitionen wie 
um Mehrheiten in der Bevölkerung. Die dänische Erfolgsserie erzeugt in ihren dreißig Folgen eine realistische Perspektive auf die 
Macht und die Menschen, die die Macht versuchen zu erringen und zu erhalten. Am Beginn der Serie wird Birgitte Nyborg durch 
einen unverhofften Wahlsieg zur Premierministerin. Von nun an wird ihr Leben und das ihrer Umwelt von unterschiedlichen Wahr-
heiten bestimmt: Die Regeln des Machterhalts unterscheiden sich von den Grundsätzen ihrer politischen Ziele, und ihre Aufgaben 
als Staatsfrau stehen im Widerspruch zu ihrer Rolle als Ehefrau und Mutter. Um diese Widersprüche nicht allzu sichtbar werden zu 
lassen, arbeitet im Inneren der Burg ihr Spindoktor an dem richtigen Dreh der Erzählung, in der ihre Politik als richtig und alternativ-
los erscheint. »Borgen« entfaltet die politischen Fragen der Gegenwart in einer Geschichte, die die Fragen unserer Spätmoderne 
stellt: Wie viele unterschiedliche Wahrheiten erträgt ein Mensch und was macht die richtige Erzählung aus der Wahrheit?

Borgen 
What is politics? Niklas Luhmann probably gives the most direct answer: politics is the production of collectively binding decisions. And in order to bring about these 
decisions and enforce them, politics requires power. Which brings us to our second, perhaps much more significant question: how does power develop?
»Borgen« is set in a European democracy’s centre of power. In Christiansborg Palace, home to the government, political parties and their members fight over coalitions 
and majorities in the popular vote. In its thirty episodes, the hit Danish TV series created a realistic perspective on power and the people who strive to gain and maintain 
it. At the start of the series, Birgitte Nyborg becomes Prime Minister due to an unexpected election victory. From then on, her life and that of those around her is determi-
ned by different truths: the rules of maintaining power differ from the principles of her political objectives and her duties as a stateswoman conflict with her role as a wife 
and mother. In order to render these contradictions less apparent, a spin doctor in the bowels of the castle develops a narrative which makes her politics appear correct 
and without alternative. »Borgen« unfolds the political questions of our time in a story which poses the questions of our postmodern world: how many different truths can 
one person bear, and what does the appropriate narrative make of the truth?

Borgen
nach der TV-Serie von Adam Price, 
entwickelt mit Jeppe Gjervig Gram und Tobias Lindholm
Deutsch von Astrid Kollex
Regie: Nicolas Stemann

Bühne: Katrin Nottrodt | Kostüme: Katrin Wolfermann
Musik: Thomas Kürstner, Sebastian Vogel
Video: Claudia Lehmann | Dramaturgie: Bernd Stegemann, 
Bettina Ehrlich | Licht: Erich Schneider

Mit: Stephanie Eidt, Sebastian Rudolph, Tilman Strauß, 
Regine Zimmermann

Premiere am 14. Februar 2016



Help
for ...
irgend-
was.*
* aus: »Mitleid. Die Geschichte des Maschinengewehrs«



Du hast
ein 
Zeitloch 
gefunden.*

* aus: »Borgen« 
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Die Erfindung der 
Roten Armee Fraktion 
durch einen manisch-
depressiven Teenager 
im Sommer 1969
von Frank Witzel
Uraufführung
Theaterfassung von Armin Petras und Maja Zade
Regie: Armin Petras

Bühne: Katrin Brack | Kostüme: Annette Riedel
Dramaturgie: Katrin Spira, Maja Zade

Mit: Jule Böwe, Julischka Eichel, Paul Grill, Peter-René 
Lüdecke, Tilman Strauß 

Premiere im April 2016
Für die berührend-komische Geschichte eines Jungen aus der hessischen Provinz, der sich im Alter von dreizehneinhalb Jahren auf 
der Schwelle zum Erwachsenwerden befindet, erhielt Frank Witzel 2015 den deutschen Buchpreis. In diese Geschichte der Lehr- und 
Wanderjahre eines Heranwachsenden ist eine minutiöse Rekonstruktion der alten Bundesrepublik eingewoben. Witzel zeigt das 
politische Erwachen eines Landes, das gerade beginnt, sich vom Muff der unmittelbaren Nachkriegszeit zu befreien. Diese Ära des 
Umbruchs wird in einem kaleidoskopartigen Erzählgewebe heraufbeschworen, welches sich aus unterschiedlichen literarischen Formen 
zusammensetzt, vom Gesprächsprotokoll zur Action-Szene, vom inneren Monolog bis zum philosophischen Traktat. Das Resultat ist 
eine waghalsige Zerreißprobe zwischen Beatles und Rolling Stones, katholischer Kirche und Psychoanalyse, erster Liebe und politi-
scher Radikalisierung, zwischen Humor und Depression.
Armin Petras, der für seine künstlerische Auseinandersetzung mit der Ost-West-Geschichte Deutschlands bekannt ist und an der 
Schaubühne zuletzt seine Adaption von Christa Wolfs »Der geteilte Himmel« inszenierte, widmet sich mit der Uraufführung von Witzels 
Roman nun der Nachkriegsgeschichte aus westdeutscher Perspektive. 

The Invention of the Red Army Faction by a Manic-Depressive Teenager in the Summer of 1969
Frank Witzel won the 2015 German Book Prize for his touchingly humorous story of a thirteen-and-a-half-year-old boy from the Hessian provinces who is on the cusp of 
adulthood. Woven into this story of apprenticeship and the travels of an adolescent is a meticulous reconstruction of the old West Germany. Witzel depicts the political 
awakening of a country which is just beginning to shake off the fustiness of the immediate post-war era. This period of upheaval is evoked in a kaleidoscopic narrative 
composed of varying literary forms – ranging from interview transcripts to action sequences, from interior monologue to philosophical treatise. The result is an audacious 
tug-of-war between the Beatles and the Rolling Stones, the Catholic Church and psychoanalysis, first love and political radicalisation, humour and depression.
Armin Petras is known for his artistic examination of Germany’s East-West history and recently produced his adaptation of Christa Wolf’s »Divided Heaven« for the 
Schaubühne. With this world premiere of his adaptation of Witzel’s novel, he now focuses on post-war history from a West-German perspective.

Koproduktion mit dem Schauspiel Stuttgart



F.I.N.D.#16 Festival Internationale Neue Dramatik 7.–17.4.

Wer arbeitet denn  
für Erdnüsse?*

* aus: »Die Erfindung der Roten Armee Fraktion durch einen manisch-depressiven Teenager im Sommer 1969« 

Auch in diesem Frühjahr kommen im
Rahmen des Festivals für Internationale 
Neue Dramatik (F.I.N.D.) Theaterma-
cher_innen aus der ganzen Welt an der 
Schaubühne zusammen. Wieder steht das 
Programm von F.I.N.D. ganz im Zeichen 
des zeitgenössischen Autorentheaters. Zu 
Gast sind Produktionen aus u. a. Ägypten, 
Argentinien, Brasilien, Irland, Italien, 
Schweden und der Schweiz.

Was ›Autorschaft‹ für das Theaterma-
chen bedeutet, loten die eingeladenen 
Inszenierungen auf ganz unterschiedliche 
Weise aus. Vom klassischen Stücke-
schreiben über die szenische Installation 
fast ohne Worte, über die dokumenta-
rische Performance, in der Schauspie-
ler_innen auf Basis von persönlichen 
Treffen und Interviews reale Menschen 
spielen, bis hin zum Versuch einer poli-
tischen Gegenwartsbeschreibung, die 
mit den Performer_innen auf Basis von 
deren eigenen Biographien entwickelt 
wurde: In vielfältigen Formen erzählen 
herausragende Theatermacher_innen der 
Gegenwart von der Welt. 

Mit »The Last Supper« ist das erste Mal 
eine Produktion aus Ägypten zu Gast bei 
F.I.N.D. In der Inszenierung des Autors, 
Regisseurs und Festivalleiters Ahmed El 
Attar wohnen wir dem Abendessen einer 
Großfamilie aus der Kairoer Oberschicht 

bei: Elf höchst verschiedene Figuren, 
vom Kindermädchen über den hochran-
gigen Offizier bis zum schwerreichen 
Patriarchen, treffen aufeinander und for-
mieren – bildlich angelehnt an Leonardo 
da Vincis Gemälde »Das Abendmahl« – 
ein Tableau der ägyptischen Gesellschaft 
nach dem Sturz Mubaraks. Ein Porträt 
von Doppelmoral, Nihilismus und kon-
sumgesteuerter Ignoranz der ägyptischen 
Bourgeoisie. 

Nach »The Civil Wars« im letzten Jahr ist 
mit »The Dark Ages« nun auch der zweite 
Teil von Milo Raus »Europa-Trilogie« beim 
F.I.N.D. zu sehen. Der in Deutschland 
lebende Autor und Regisseur aus der 
Schweiz führt darin seine »politische Psy-
choanalyse« unserer Zeit fort. Basierend 
auf den von Vertreibung, Heimatlosigkeit 
und Verlust geprägten Lebensgeschich-
ten seiner fünf Schauspieler_innen aus 
Bosnien, Russland, Serbien und Deutsch-
land, inszeniert Rau zu den Klängen einer 
eigens für das Stück komponierten Büh-
nenmusik der slowenischen Band Laibach 
kammerspielhaft ein intimes Porträt der 
Schattenseiten und blinden Flecke eines 
sich vereinigenden und doch im Inneren 
tief gespaltenen Kontinents.

Der italienische Regisseur Romeo Castel-
lucci kehrt mit einer szenischen Installa-
tion für Schauspieler_innen, Ärzt_innen 

und Sanitäter_innen an die Schaubühne 
zurück: »Die Metopen des Parthenon«. In 
schlaglichthaften Szenen, frei angelehnt 
an die titelgebenden Friesreliefs der 
Athener Akropolis, beleuchtet Castellucci 
den Kampf des Menschen um Leben und 
Tod. 6 Tragödien, 6 Unfallopfer, und jedes 
Mal kommt die Rettung zu spät. Erlösung 
ist nicht zu erwarten. Was bleibt, ist 
das Rätsel des Lebens, das sich immer 
wieder neu stellt. 

In »Wild Minds«, der Performance des 
schwedischen Theatermachers Marcus 
Lindeen, treffen wir auf vier zwanghafte 
Tagträumer_innen. Tagträumen soll wich-
tig sein für die Persönlichkeitsentwicklung 
und unsere geistige Gesundheit. Was 
aber, wenn dieser Eskapismus zur voll-
ständigen Realitätsverweigerung führt, 
wenn die Superhelden, die wir riefen, 
nicht mehr von unserer Seite weichen?

Zum sechsten Mal ist das Festival begleitet 
von F.I.N.D. plus, dem Workshop-Programm 
für internationale Theaterstudierende von 
renommierten Theatermacher_innen der 
internationalen Szene. Gastland ist in 
diesem Jahr die Türkei.

Und natürlich gibt es rund um das 
Programm Partys und Gespräche. Sie 
sind herzlich eingeladen, mit uns zu 
verweilen, zu feiern und zu diskutieren!
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F.I.N.D.#16 Festival Internationale Neue Dramatik 7.–17.4.

Wer arbeitet denn  
für Erdnüsse?*

Once again this spring, theatre-makers 
from across the world are coming 
together at the Schaubühne for the 
Festival of International New Drama 
(F.I.N.D.). And, once again, the F.I.N.D. 
programme focuses on contemporary 
authored theatre. Productions have 
been invited from countries including 
Argentina, Brazil, Egypt, Ireland, Italy, 
Sweden and Switzerland. 

What ›authorship‹ means to theatre-
making is explored in highly contrasting 
ways in the invited productions. From 
classical playwriting to dramatic instal-
lation with scarcely any words at all, via 
documentary performance where the 
actors use personal encounters and 
interviews to play real people, to the 
quest for capturing the political zeitgeist 
developed out of the performers’ own 
biographies: outstanding contemporary 
theatre-makers tell us about the world in 
multifarious forms. 

»The Last Supper« marks the first time 
a production from Egypt is participating 
in F.I.N.D. Writer, theatre and festival 
director Ahmed El Attar invites us to 
attend a dinner party with an extended 
family from Cairo’s upper classes: 
eleven very different characters, from 
the nanny to a high-ranking officer to 
the immensely rich patriarch, come 

together and form – with a visual nod 
to Leonardo da Vinci’s painting of the 
same title – a tableau of Egyptian soci-
ety following the overthrow of Mubarak. 
A portrait of hypocrisy, nihilism and 
consumption-driven ignorance amongst 
the Egyptian bourgeoisie. 

After last year’s »The Civil Wars«, now 
»The Dark Ages« forms the second part 
of Milo Rau’s »European Trilogy« to be 
seen at F.I.N.D. With it, the Germany-
based Swiss writer and director con-
tinues his »political psychoanalysis« of 
our times. Based on the life stories of 
his five actors from Bosnia, Russia, Ser-
bia and Germany, and accompanied by 
the sounds of an especially composed 
score by the Slovenian band Laibach, 
Rau produces a chamber piece which 
paints an intimate portrait of the down-
sides and blind spots of an increasingly 
united and yet, at heart, deeply divided 
continent. 

Italian director Romeo Castellucci 
returns to the Schaubühne with a 
dramatic installation for actors, doc-
tors and paramedics: »The Parthenon 
Metopes«. In highly focused scenes, 
loosely inspired by the decorative reliefs 
of the Acropolis in Athens which lend 
the piece its title, Castellucci spotlights 
humanity’s life and death struggle. 

Six tragedies, six casualties, and help 
always arrives too late. Salvation is not 
on the cards. What remains is the riddle 
of life which mystifies time and again. 

In »Wild Minds«, the performance by 
Swedish theatre-maker Marcus Lindeen, 
we encounter four obsessive day-
dreamers. Day-dreaming is apparently 
important for the development of our 
personalities and for our mental health. 
But what happens when such escapism 
leads to a complete denial of reality? 
When the superheroes we conjure up 
refuse to leave our side? 

For the sixth time now, the festival 
is accompanied by F.I.N.D. plus, the 
workshop programme for international 
theatre students led by renowned 
theatre-makers from the international 
scene. This year’s special guest country 
is Turkey.

And, of course, there are the parties 
and talks taking place around the 
programme. You are very welcome to 
spend some time with us, to celebrate 
and debate!

* aus: »Die Erfindung der Roten Armee Fraktion durch einen manisch-depressiven Teenager im Sommer 1969« F.I.N.D. wird gefördert durch
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Wallenstein
von Friedrich Schiller
Regie: Michael Thalheimer

Bühne: Olaf Altmann | Kostüme: Nehle Balkhausen
Musik: Bert Wrede | Dramaturgie: Bernd Stegemann

Premiere im Mai 2016

Fast zehn Jahre lang schrieb Schiller an der Wallenstein-Trilogie. Sein Wissen über den dreißigjährigen europäischen Bürgerkrieg 
sollte hier ebenso Eingang finden wie seine dramentheoretischen Überlegungen. Nicht zu Unrecht wird Wallenstein als sein poli-
tischstes Stück gelesen. Im Zentrum steht die Titelfigur, die als das Genie ohne Inhalt gezeigt wird. 
Wallensteins siegreiche Schlachten liegen vor dem Beginn der Handlung, die erst an dem Zeitpunkt einsetzt, als er den Zenit 
seiner Macht für sich nutzen will. Seine politische Entscheidung ist von Schillerscher Komplexität: soll er den Kaiser verraten, zum 
schwedischen Heer überlaufen und damit vielleicht den Krieg beenden? Oder soll er seinem Schwur treu bleiben, seine drohende 
Absetzung ertragen und als Held in die Geschichtsbücher eingehen, auch wenn dadurch der Krieg noch lange weitergehen wird?
Sein Plan, den Krieg durch einen Verrat zu beenden, gerät von Anfang an in eine Schieflage, denn zu sehr ist seine persönliche 
Ruhmsucht mit der guten Absicht verquickt. So führt Schiller einen Menschen vor, der für einen kurzen Augenblick die Geschicke 
der europäischen Geschichte in seinen Händen hält und diese Chance nicht nur verstreichen lässt, sondern die schlimmstmögliche 
Wendung herbeiführt. Nach Wallensteins Tod als Verräter soll der Krieg noch volle vierzehn Jahre weiter dauern. Walleinsteins 
Versagen zeigt die Ohnmacht des Menschen in einer historischen Situation, in der er notwendig noch nicht wissen kann, was einmal 
das Richtige gewesen sein wird. Auf welchen Wahrheiten kann also die Entscheidung gründen, wenn der Einzelne seine Gegenwart 
nicht als Glücksspiel erleiden will? Michael Thalheimer wird die Trilogie an einem Abend inszenieren. Nach »Macht der Finsternis«, 
»Tartuffe« und »Nachtasyl« ist diese seine vierte Inszenierung an der Schaubühne. 

Wallenstein 
Schiller worked on his Wallenstein trilogy for almost ten years. His knowledge of Europe’s Thirty Year War fed into the work along with his thoughts on dramatic 
theory. For good reason Wallenstein is deemed to be his most political play. It centres around the eponymous hero, who is depicted as a genius without substance. 
Wallenstein’s victorious battles take place before the plays begin. The action opens at the point where he is seeking to take advantage of the great power he has 
secured for his own ends. His political decision is of a Schillerean complexity: should he betray the Emperor, defect to the Swedish army and thus, possibly, bring 
about the end of the war? Or should he remain true to his oath, accept his impending dismissal and go down in history as a hero, even if this means the war will 
continue for a long time to come?
Wallenstein’s plan to end the war via betrayal is troubled from the start because his personal thirst for glory is far too entangled with his good intentions. And so 
Schiller presents us with a man who, for a short while, holds the fate of European history in his hands and who not only lets this opportunity slip but also brings about 
the worst possible outcome: following Wallenstein’s death as a traitor, the war will continue for a full fourteen years. His failure demonstrates a man’s powerlessness 
in the face of an historical situation where he can have no way of knowing which decision will later prove to have been right. Upon which truths, then, can a decision 
be based if the individual wants to avoid enduring his current situation as a game of pure chance?
Michael Thalheimer will stage the trilogy in a single evening. Following »The Power of Darkness«, »Tartuffe« and »The Lower Depths«, this is his fourth production for 
the Schaubühne.

die 
kunst 
zu
hören

92,4

Medienpartner
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Im Studio

Die Mutter

Eine kleine russische Provinzstadt zu Beginn des vergangenen Jahrhunderts. Zwischen Arbeitern und Fabrikbesitzern toben erbit-
terte Auseinandersetzungen um faire Löhne und Arbeitsbedingungen. Pawel und eine Gruppe junger Revolutionäre beschäftigen 
sich mit der marxistischen Lehre und gelangen zu der Überzeugung, dass das herrschende Unrecht nicht hinnehmbar ist und die 
Welt verändert werden muss. Sie nehmen ihre Lage selbst in die Hand – trotz Drangsal, Schikane und Verhaftungen durch die 
Polizei. Pelagea Wlassowa, Pawels Mutter, einer einfachen Arbeiterin, behagt der Eifer ihres Sohnes zunächst nicht, doch aus 
Sorge und Zuneigung unterstützt sie ihn dennoch. Um ihn zu beschützen, beginnt sie, im Geheimen für die junge revolutionäre 
Zelle zu arbeiten. Allmählich begehrt die unpolitische Mutter mit viel Witz, Herz, Menschenverstand und Optimismus gegen die 
Unterdrückung des Proletariats auf. Sie lernt lesen und schreiben und lässt von ihrem Kampf für bessere Verhältnisse auch dann 
nicht ab, als ihr Sohn ihm zum Opfer fällt. Sie wird zur Mutter einer ganzen Bewegung. In seinem Lehrstück »Die Mutter« von 
1932 entwirft Bertolt Brecht, ausgehend von dem gleichnamigen Roman Maxim Gorkis, mit den Mitteln des epischen Theaters 
die Geschichte einer Emanzipation: ein Lob auf das Lernen und das Aufbegehren für eine menschlichere Zukunft.
Zusammen mit einem Ensemble Studierender der Hochschule für Schauspielkunst »Ernst Busch«, die am Beginn ihrer Theater-
laufbahn stehen, und der Schauspielerin Ursula Werner, von 1974 bis 2009 Protagonistin und Ensemblemitglied des Maxim Gorki 
Theaters Berlin, blicken Peter Kleinert und sein Team mit diesem Stück aus einer Zeit, in der die Utopie einer herrschaftsfreien 
Gesellschaft noch möglich schien, auf eine Gegenwart, die Revolution und Veränderung immer nötiger hat.

The Mother
A small provincial town in Russia, early last century. Workers and factory owners come to bitter blows over fair wages and working conditions. Young Pavel and 
a group of youthful revolutionaries get their teeth into Marxist theory and become convinced that the prevailing injustice is intolerable and that the world must be 
changed. They take control of their destiny – despite tribulations, harassment and arrests. Pelagea Vlassova, Pavel’s mother, covertly begins to work for the young 
revolutionary cell. Gradually, and with lots of wit, heart, common sense and optimism, the apolitical mother starts to rebel against the oppression of the proletariat. 
She learns to read and write and refuses to cease fighting for better conditions even when her son falls victim to the fight. She becomes the mother of an entire 
movement. In his didactic play of 1932, »The Mother« — based on Maxim Gorki’s eponymous novel – Bertolt Brecht sings the praises of emancipation, learning 
and rebellion for a more humane future. Together with an ensemble of early-career students from the »Ernst Busch« Academy of Dramatic Art and the actress 
Ursula Werner, from 1974 to 2009 protagonist and member of Berlin’s Maxim Gorki Theatre ensemble, Peter Kleinert and his team use this play to look at today’s 
world – a world which is in increasingly dire need of revolution and change – from the perspective of a time when the utopian dream of a domination-free society 
still seemed possible.

Koproduktion mit der Hochschule für Schauspielkunst »Ernst Busch« Berlin

von Bertolt Brecht
Musik von Hanns Eisler
Regie: Peter Kleinert

Bühne: Peter Schubert | Kostüme: Susanne Uhl
Musikalische Leitung: Mark Scheibe
Dramaturgie: Nils Haarmann

Mit: Elvis Clausen, Daniel Klausner, Benjamin Kühni, 
Thimo Meitner, Celina Rongen, Rosa Thormeyer, 
Felix Witzlau, Ursula Werner

Premiere am 13. Januar 2016
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≈ [ungefähr
gleich]

»Ich werde mir treu bleiben und nicht immer nur an Geld denken.« Fünf Glückssuchende in einer durchökonomisierten Welt: Andrej 
bewirbt sich vergeblich um eine erste Stelle. Martina möchte ihren tristen Kioskjob hinwerfen und als Selbstversorgerin leben. Ihr Freund 
Mani, ein erfolgloser Wirtschaftswissenschaftler, träumt davon, das System von innen zu verändern (und von einer Festanstellung). Freja 
ist entlassen worden und stößt ihre Nachfolgerin vors Auto. Peter ist obdachlos und raus aus allem, aber ist er damit auch frei von den 
Regeln des Marktes? In kurzen Szenen erzählt Jonas Hassen Khemiri vom Hoffen und Scheitern in einer sich stets selbst optimierenden 
neoliberalen Gesellschaft, verknüpft Lebensgeschichten mit Wirtschaftstheorien und entwirft Figuren, die zwischen Ohnmacht und 
Selbstüberschätzung, Verdrängung und bitterer Erkenntnis wandeln. Sein Text ist eine klug verdichtete, temporeiche Versuchsanord-
nung, auch über das Theater. In einem System, das nicht davor haltmacht, sogar Erlebnisse zu quantifizieren: Wie viel ist er wert, ein 
Theaterabend? Jonas Hassen Khemiri, geboren 1978 in Stockholm, gehört zu den bekanntesten zeitgenössischen Autoren Schwedens. 
Sein Romandebüt »Das Kamel ohne Höcker« wurde mehrfach ausgezeichnet. Sein erstes Stück »Invasion!« wurde 2006 in Stockholm 
uraufgeführt und in weiten Teilen Europas gespielt. Für seinen jüngsten Roman »Alles, woran ich mich nicht erinnere« erhielt er 2015 
den August-Preis, den wichtigsten Literaturpreis Schwedens. Mina Salehpour wurde 1985 in Teheran geboren. Mit ihrem Regiedebüt 
»Heute bin ich blond« wurde sie 2010 zum Black Box Festival nach Bulgarien, mit »Invasion!« 2011 zum Kaltstart Festival nach Ham-
burg eingeladen. Von Theater heute wurde sie zur besten Nachwuchskünstlerin 2012 gewählt. 2013 wurde sie mit dem Deutschen 
Theaterpreis Der Faust ausgezeichnet. Nach Biljana Srbjlanovics »Dieses Grab ist mir zu klein« ist »≈ [ungefähr gleich]« ihre zweite 
Arbeit an der Schaubühne.

≈ [approximately equal] 
»I will remain true to myself and not always only think of the money.« Five people seeking their fortune in an entirely monetised world: Andrej applies in vain for his 
first position. Marina wants to quit her dull job in a kiosk and live a life of self-sufficiency. Her boyfriend Mani, a failing economist, dreams of changing the system 
from within (and of finding a permanent position). Freia has been made redundant and pushes her replacement in front of a car. Peter is homeless and out of it 
all, but does that really mean he is independent from the rules of the market? In short sequences, Jonas Hassen Khemiri tells of hope and failure in an incessantly 
self-optimising neo-liberal society, links life stories with economic theories and creates characters somewhere between powerlessness and hubris, repression and 
bitter realisation. His fast-paced text is a design for an experiment which also concerns the theatre: in a system which even insists upon quantifying experiences, 
how much is a night at the theatre really worth?
Jonas Hassen Khemiri, born in 1978 in Stockholm, is one of Sweden’s best-known contemporary writers. He won multiple awards for his debut novel, »Ett Öga 
Rött« (»One Eye Red«). His first play, »Invasion!«, premiered in Stockholm in 2006 and has since been performed across Europe. For his most recent novel, »Allt 
Jag Inte Minns« (»Everything I Don’t Remember«) he received the 2006 August Prize, Sweden’s most important literary award. Mina Salehpour was born in Tehe-
ran in 1985. Her directing debut »Heute bin ich blond« (»Today I’m Blond«) was invited to the Black Box Festival in Bulgaria in 2010 and her production of »Inva-
sion!« to the Kaltstart Festival in Hamburg in 2011. The magazine Theater heute voted her best emerging artist in 2012 and she won the German theatre award 
Der Faust in 2013. Following »This Grave is Too Small for Me« by Biljana Srbjlanovic, »≈[approximately equal]« is her second production for the Schaubühne.

von Jonas Hassen Khemiri | Deutsch von Jana Hallberg
Regie: Mina Salehpour

Bühne: Andrea Wagner | Kostüme: Maria Anderski
Dramaturgie: Bettina Ehrlich

Mit: Bernardo Arias Porras, Iris Becher, Renato Schuch, 
Alina Stiegler

Premiere am 17. Februar 2016

Im Studio
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Die kleinen Füchse
—  The Little Foxes
in Rennes, Théâtre 
National de Bretagne
Am 7., 8., 9.1.

Hamlet in Teheran
Fadjr International 
Theatre Festival
Am 28., 29., 30.1.

Mitleid. Die 
Geschichte des 
Maschinengewehrs 
in Hamburg
Thalia Theater 
Lessingtage
Am 6. und 7.2.

Mitleid. Die 
Geschichte des 
Maschinengewehrs
in Lausanne
Théâtre de Vidy
Am 18. und 19.3.

Ein Volksfeind
in Bogotá
Festival Iberoamericano 
de Teatro Bogotá
Am 24., 25., 26., 27.3.

Richard III. 
in Bukarest
Shakespeare Festival
Am 16. und 17.4.

Richard III. 
in Craiova
Shakespeare Festival
Am 23.4.

Ophelias Zimmer
in London
Royal Court Theatre
Am 17., 18., 19., 20., 21.5.

The Forbidden Zone 
in London
Barbican Centre
Am 26., 27., 28., 29.5.

Ein Volksfeind
in Seoul
LG Arts Center
Am 26., 27., 28.5.

Ein Volksfeind
in Kopenhagen
Kongelige Teater
Am 18. und 19.6.

Richard III. 
in Tianjin
Tianjin Grand Theatre
Am 24., 25., 26.6.

Richard III. 
in Shanghai
Shanghai Grand 
Theatre
Am 1. und 2.7.

Richard III. 
in Almada
Festival de Almada
Im Juli

Unterwegs

Medienpartner

Medienpartner
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Wäsche, der 
Federhut!
Was das alles 
für Wirkung 
tut!*

* aus: »Wallenstein«
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Ensemble
fotografiert von Pari Dukovic
Bunt und poppig, poetisch zart oder im 
klassischen Filmstar-Stil: Der New 
Yorker Fotograf Pari Dukovic hat für 
unsere aktuelle Kampagne seine 
enorme Vielseitigkeit unter Beweis 
gestellt und mit seinen Portraits alle 
Ensemblemitglieder individuell in Szene 
gesetzt: »I wanted to capture something 
really unique about each subject and 
find something that really represents 
them in their most beautiful and most 
interesting way.« Nach Juergen Teller, 
Ute Mahler und Werner Mahler setzen 
wir mit Pari Dukovic die Zusammenarbeit 
mit zeitgenössischen Fotografen fort, 
die sich künstlerisch mit dem Ensemble 
der Schaubühne auseinandersetzen. 
Die Kampagnen entstehen seit 2013 in 
Kooperation mit dem Berliner Kreativ 
Direktor Andreas Wellnitz. 

Bernardo Arias Porras (S. 51) 
2015/16 zu sehen in »FEAR«, 
»Nachtasyl«, »Ödipus der Tyrann«, 
»≈[ungefähr gleich]«

Thomas Bading (S. 37) 2015/16 zu 
sehen in »Die Ehe der Maria Braun«, 
»Die kleinen Füchse – The Little Foxes«, 
»Ein Volksfeind«, »Richard III.«

Iris Becher (S. 38) 2015/16 zu sehen 
in »Die kleinen Füchse – The Little 
Foxes«, »Ödipus der Tyrann«, »Ophelias 
Zimmer«, »thisisitgirl«, »≈[ungefähr 
gleich]«

Robert Beyer (S. 35) 2015/16 zu 
sehen in »Die Ehe der Maria Braun«, 
»Hamlet«, »Stück Plastik«, »Richard III.«, 
»Ungeduld des Herzens«, »Westberlin«

Jule Böwe (S. 45) 2015/16 zu sehen 
in »Angst essen Deutschland auf«, 
»Christiane F. – Wir Kinder vom Bahnhof 
Zoo«, »Der geteilte Himmel«, »Die 
Erfindung der Roten Armee Fraktion 
durch einen manisch-depressiven 
Teenager im Sommer 1969«, »Fräulein 
Julie«, »Nachtasyl«, »Ödipus der Tyrann«

Marie Burchard (S. 30) 2015/16 zu 
sehen in »Stück Plastik«, »Ungeduld des 
Herzens«, »Westberlin«

Lars Eidinger (S. 40) 2015/16 zu sehen 
in »Dämonen«, »Hamlet«, »Hedda Gabler«, 
»Richard III.«, »Soll mir lieber Goya den 
Schlaf rauben als irgendein Arschloch«, 
»Tartuffe«

Stephanie Eidt (S. 29) 2015/16 zu 
sehen in »Bella Figura«, »Borgen« 

Christoph Gawenda (S. 47) 2015/16 
zu sehen in »Angst essen Deutschland auf«, 
»Atmen«, »Ein Volksfeind«, »Nachtasyl«, 
»Richard III.«, »Ungeduld des Herzens«

Moritz Gottwald (S. 36) 2015/16 zu 
sehen in »Die Ehe der Maria Braun«, »Die 
kleinen Füchse – The Little Foxes«, »Ein 
Volksfeind«, »Richard III.«, »Ungeduld des 
Herzens«

Ulrich Hoppe (S. 27) 2015/16 zu 
sehen in »Angst essen Deutschland auf«, 
»Christiane F. – Wir Kinder vom Bahnhof 
Zoo«, »Nachtasyl«, »thisisitgirl«, »Ophelias 
Zimmer«

Nina Hoss (S. 41) 2015/16 zu sehen in 
»Bella Figura«, »Die kleinen Füchse – The 
Little Foxes« 

Ingo Hülsmann (S. 52) 2015/16 zu 
sehen in »Ein Volksfeind«, »Nachtasyl«, 
»Tartuffe« 

Jenny König (S. 46) 2015/16 zu 
sehen in »Atmen«, »Die kleinen Füchse 
– The Little Foxes«, »Hamlet«, »Ophelias 
Zimmer«, »Stück Plastik«, »Richard III.«, 
»The Forbidden Zone«

Ursina Lardi (S. 50) 2015/16 zu sehen 
in »Die Ehe der Maria Braun«, »Die kleinen 
Füchse – The Little Foxes«, »Mitleid. Die 
Geschichte des Maschinengewehrs«, 
»Ödipus der Tyrann«

Laurenz Laufenberg (S. 31) 2015/16 
zu sehen in »Richard III.«, »Stück Plastik«, 
»The Forbidden Zone«, »thisisitgirl«, 
»Ungeduld des Herzens«

Eva Meckbach (S. 53) 2015/16 zu 
sehen in »Angst essen Deutschland 
auf«, »Dämonen«, »Ein Volksfeind«, 
»Nachtasyl«, »Richard III.«, »Ungeduld 
des Herzens«

Peter Moltzen (S. 28) 2015/16 zu 
sehen in »Nachtasyl« 

Lise Risom Olsen (S. 44) 2015/16 zu 
sehen in »FEAR«, »Nachtasyl«

Felix Römer (S. 54) 2015/16 zu sehen 
in »Angst essen Deutschland auf«, »Das 
Kalkwerk«, »Nachtasyl«, »Tartuffe«, »The 
Forbidden Zone«
 
David Ruland (S. 32) 2015/16 zu 
sehen in »Der talentierte Mr. Ripley«, »Die 
kleinen Füchse – The Little Foxes«, »Ein 
Volksfeind«, »Nachtasyl«, »Westberlin«

Andreas Schröders (S. 25) 2015/16 
zu sehen in »Die kleinen Füchse – 
The Little Foxes«, »Ein Volksfeind«, 
»Nachtasyl«, »The Forbidden Zone«, 
»thisisitgirl«

Renato Schuch (S. 43) 2015/16 zu 
sehen in »Bella Figura«, »Ein Volksfeind«, 
»Ophelias Zimmer«, »≈[ungefähr gleich]«

Kay Bartholomäus Schulze (S. 49) 
2015/16 zu sehen in »Der geteilte 
Himmel«, »FEAR«, »Hedda Gabler«, 
»NEVER FOREVER«, »Tartuffe«, »TRUST« 

Sebastian Schwarz (S. 26) 2015/16 
zu sehen in »Der talentierte Mr. 
Ripley«, »Die Ehe der Maria Braun«, 
»Hamlet«, »Richard III.«, »Stück Plastik«, 
»Westberlin«

Alina Stiegler (S. 33) 2015/16 
zu sehen in »FEAR«, »Nachtasyl«  
»≈[ungefähr gleich]«

Tilman Strauß (S. 48) 2015/16 zu sehen 
in »Borgen«, »Dämonen«, »Der geteilte 
Himmel«, »Die Erfindung der Roten Armee 
Fraktion durch einen manisch-depressiven 
Teenager im Sommer 1969«, »FEAR«, 
»Fräulein Julie«, »Nachtasyl«, »NEVER 
FOREVER«, »Tartuffe«

Mark Waschke (S. 34) 2015/16 zu 
sehen in »Bella Figura«, »Die kleinen 
Füchse – The Little Foxes«, »Unter Eis«

Regine Zimmermann (S. 42) 
2015/16 zu sehen in »Borgen«, »NEVER 
FOREVER«, »Tartuffe«
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Solche 
Augen 
müsste 
man
haben.* 
* aus: »Ungeduld des Herzens«



56

Bella Figura
von Yasmina Reza 
Übersetzung von Thomas Ostermeier und 
Florian Borchmeyer
Uraufführung
Regie: Thomas Ostermeier
Ein Mann und eine Frau auf einem Parkplatz eines 
Restaurants in der Provinz. Sie, Andrea, eine allein-
stehende Mutter und Pharma-Assistentin, befindet 
sich noch immer im Auto. Ihr Liebhaber Boris, ein 
Glasereiunternehmer, versucht sie zum Aussteigen zu 
überreden – trotz des Fehlers, den er gerade began-
gen hat: zu erwähnen, dass das Restaurant ihm von 
seiner Frau empfohlen wurde ...
Eine Koproduktion mit den Ruhrfestspielen Recklinghausen.

Bella Figura
In a restaurant car park, a couple is having a heated 
row. Boris, a successful entrepreneur in his mid-
forties, was planning to enjoy a romantic dinner – 
followed by a sojourn in a hotel – with his mistress 
Andrea, a pharmacy assistant and single mother. But 
on the drive there he happens to mention the restau-
rant was recommended to him by his wife…

Atmen
von Duncan Macmillan
Deutsch von Corinna Brocher
Deutschsprachige Erstaufführung
Regie: Katie Mitchell
Kann man in diese Welt ein Kind setzen? Mehr als 
sieben Milliarden Menschen bevölkern die Erde, jede 
Sekunde 2,6 mehr. Rohstoff- und Wasserverbrauch 
steigen, der Platz wird knapp, Naturkatastrophen und 
Bürgerkriege um Nahrung, Platz, Ressourcen drohen. 
Ein Paar, beide westliche Großstädter, streitet um 
den eigenen Kinderwunsch – und im Raum steht 
die Frage, was schneller Schaden nehmen wird, die 
Beziehung oder die Umwelt. 

Lungs
Should one bring a child into this world? More than 
seven billion people populate the Earth. 2.6 more 
every second. Natural resources and water consump-
tion are on the rise. There’s less and less living space 
and natural catastrophes and civil wars are an ever 
increasing threat. A couple, both western cosmopoli-
tans, argue about their desire to have a child. What will 
destruct first: the planet or the relationship?

Angst essen Deutschland auf
Ein Blick zurück nach vorn aus der 
Sicht und mit den Worten von Rainer
Werner Fassbinder
Realisation: Patrick Wengenroth
Deutschland, 1982: Rainer Werner Fassbinder 
stirbt. Nicole gewinnt mit »Ein bißchen Frieden« den 
Grand Prix. Helmut Kohl wird Bundeskanzler. 
Berlin, 2013: Aus über 500 Seiten Original-Inter-
views mit Fassbinder entsteht ein Theaterabend 
über die emotionale Verfasstheit Deutschlands – 
heute, gestern und übermorgen. 

Fear Eats Germany
Germany, 1982: Rainer Werner Fassbinder dies; 
Nicole wins the Eurovision song contest with »Ein 
bißchen Frieden« (»A Little Peace«); Helmut Kohl 
becomes chancellor. 
Berlin, 2013: Patrick Wengenroth creates an 
evening of theatre from more than 500 pages of 
original interviews with Fassbinder, on the emotional 
constitution of Germany, past, present and future.
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Dämonen
von Lars Norén
Deutsch von Angelika Gundlach
Regie: Thomas Ostermeier
Frank und Katarina, kinderlos und Ende dreißig, 
bekommen Besuch von den Nachbarn Jenna und 
Tomas, die zwei Kinder haben. Der Abend beginnt 
harmlos als freundliches »Paare besuchen Paare«, 
und gleitet in eine Nacht der ungeplanten Entgleisun-
gen, Demütigungen, Provokationen und Übergriffe. 

Demons 
Frank and Katarina, childless and in their late thirties,
receive a visit from their neighbours Jenna and 
Tomas who have two children. The evening begins 
innocuously as a friendly couples’ meeting and spi-
rals into a night of unplanned fauxpas, humiliations, 
provocations and attacks.

Christiane F. – Wir Kinder vom 
Bahnhof Zoo
nach dem gleichnamigen Buch von Kai Hermann 
und Horst Rieck
Realisation: Patrick Wengenroth
Christiane F. findet in ihrer Clique zunächst das 
Gefühl von Freiheit und Akzeptanz, das ihr in ihrem 
Alltag versagt bleibt. Dieses gute Gefühl tritt jedoch 
immer mehr in den Hintergrund auf der egozen-
trischen Jagd nach dem nächsten Druck, dem 
nächsten Flash. 

Christiane F. – We Children from 
Bahnhof Zoo 
Christiane F. encounters freedom and acceptance in 
her clique, things denied her in her daily life. These 
feelings are created through the clique’s use of 
drugs but the good vibes start to recede further and 
further as everyone chases egocentrically after the 
next hit, the next kick.

Das Kalkwerk
nach dem gleichnamigen Roman von 
Thomas Bernhard
in einer Bühnenfassung von Philipp Preuss
Regie: Philipp Preuss
Konrad ersteigert ein stillgelegtes Kalkwerk, um dort 
eine einzigartige Studie über das Gehör zu verfassen. 
Seine gelähmte Frau dient ihm dabei als Versuchska-
ninchen. Doch nach und nach erkennt Konrad, dass 
ihr die Disziplin fehlt, um ihm zu helfen und er seine 
Studie nie zu Papier bringen wird. Thomas Bernhards  
Roman, hier als Monolog adaptiert, erzählt die Ge-
schichte einer verzweifelten Obsession. 

The Lime Works 
Konrad buys a house in a remote lime works to write 
a unique treatise on hearing. His paralysed wife 
serves as his guinea-pig. Gradually Konrad realizes 
that she lacks the discipline to help him with his 
experiments and that he will never be able to put his 
thoughts down on paper. Thomas Bernhard’s novel, 
here adapted as a monologue, tells the story of a 
desperate obsession.
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Die Ehe der Maria Braun
nach einer Vorlage von Rainer Werner Fassbinder 
Drehbuch: Peter Märthesheimer und Pea Fröhlich
Regie: Thomas Ostermeier
Die BRD zur Nachkriegszeit. Maria Braun treibt 
Tauschhandel und lässt sich von einem GI aushalten. 
Als eines Tages ihr im Krieg verschollener Gatte 
in der Tür steht, erschlägt sie ihren Liebhaber. Ihr 
Mann nimmt die Schuld auf sich und geht für sie ins 
Gefängnis. Derweil spart Maria auf Wohlstand für die 
Zeit nach der Entlassung. Ein Irrtum mit hohem Preis. 
Eine Übernahme der Münchner Kammerspiele.

The Marriage of Maria Braun 
Post-war West Germany. Maria Braun barters goods 
and allows a GI to keep her. One day when her 
husband – presumed lost in the war – turns up at her 
door, she bludgeons her lover to death. Her husband 
takes the blame and goes to prison in her place. Me-
anwhile, Maria starts saving up for better times after 
his release. An error with a high price. 

Der talentierte Mr. Ripley
von Patricia Highsmith
Deutsch von Melanie Walz
Eine Fassung von Jan-Christoph Gockel und
Nils Haarmann
Regie: Jan-Christoph Gockel
Tom Ripleys große Chance: Ein reicher New Yorker 
Werftbesitzer schickt ihn nach Italien. Er soll dessen 
Sohn Dickie zurückholen, der dort das süße Leben 
genießt. Ripleys Faszination für den charismatischen 
Playboy schlägt bald um in eine mörderische Sehn-
sucht: Dickie zu beseitigen und in seine Identität zu 
schlüpfen. 
Eine Produktion im Rahmen des europäischen Theaternetzwerks 
PROSPERO.

The Talented Mr. Ripley 
Tom Ripley’s big chance: A rich New York dockyard 
owner sends him to Italy. He’s meant to bring the do-
ckyard owner’s son Dickie, who is living the good life, 
back home. Ripley’s fascination for this charismatic 
playboy quickly takes a sinister turn; he murders him 
and takes on his identity.

Der geteilte Himmel
von Christa Wolf
Bühnenfassung von Armin Petras nach Motiven 
der gleichnamigen Erzählung
Regie: Armin Petras
In seiner Dramatisierung von Christa Wolfs Roman 
zeigt Armin Petras eine berührende Liebesgeschichte 
vor dem Hintergrund der Gründungsjahre der DDR 
und begibt sich auf die Reise in eine Zeit, in der 
Utopien noch möglich schienen. 

Divided Heaven
In his adaptation of Christa Wolf’s novel Armin Petras 
tells a moving love story set against the backdrop of 
the founding years of the GDR and examines a time 
when utopias still seemed possible.
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Die kleinen Füchse – The Little Foxes
von Lillian Hellman
Deutsch von Bernd Samland
Fassung für die Schaubühne von Thomas 
Ostermeier und Florian Borchmeyer
Regie: Thomas Ostermeier
Bankiersgattin Regina sehnt sich nach einem Leben 
in Autonomie. Anders als ihren beiden Brüdern Ben 
und Oscar ist es Regina nie gelungen, eine eigen-
ständige Existenz aufzubauen – jenseits ihrer Rolle 
als Ehefrau. Als der attraktive Investor Marshall den 
Geschwistern eine Beteiligung an einem lukrativen 
Unternehmen anbietet, sieht Regina ihre Chance 
gekommen: Die Brüder benötigen ihre finanzielle 
Beteiligung. 

The Little Foxes 
Regina, a banker’s wife longs for a self-determined 
life. Unlike her brothers Oscar and Ben Regina 
has never managed to established an independent 
existence for herself outside her role as a wife. When 
Marshall, an investor, offers the siblings a share in 
a soon-to-be launched company, Regina sees her 
chance: her brothers need her financial contribution.

Ein Volksfeind
von Henrik Ibsen
Bearbeitung von Florian Borchmeyer
Regie: Thomas Ostermeier
Badearzt Dr. Stockmann entdeckt, dass das Heil-
wasser seines Heimatorts verseucht ist. Das will er 
öffentlich machen. Honoratioren und Presse sichern 
ihm Unterstützung zu. Nur sein Bruder, der Stadtrat, 
fürchtet um ein Schwinden der Kurgäste und stellt 
sich ihm entgegen – mit allen Mitteln der Intrige. 
Plötzlich schwindet Stockmanns Rückhalt. Welche 
Chance hat die Wahrheit in einer durchökonomisier-
ten Gesellschaft? 

An Enemy of the People 
Dr. Stockmann discovers that the source of drinking 
and spa water is riddled with bacteria. He wants 
to publish these findings. Influential citizens and 
local journalists promise their support. However, his 
brother Peter, Member of City Council, raises some 
serious concerns: The economic prosperity of the 
spa town will be threatened. Suddenly the support 
for Stockman begins to wane. What is the potential 
for transparency in a commercialised society?

Dritte Generation
von Yael Ronen & the Company | work in progress
Regie: Yael Ronen
Mit einer gehörigen Portion Selbstironie hat Yael 
Ronen mit einer Gruppe von israelischen, paläs-
tinensischen und deutschen Schauspielern den 
Gordischen Knoten erforscht, der das Verhältnis 
dieser drei Nationen bestimmt. In aberwitzigen 
Szenen prallen Familiengeschichten, Vorurteile, 
Erinnerungsrituale und Verletzungen aufeinander, 
dass es kracht. 
Koproduktion mit dem Habima National Theatre of Israel/Tel Aviv und 
der Ruhrtriennale 2009 im Auftrag von Theater der Welt.

Third Generation
With a healthy dose of self-irony Yael Ronen and a 
group of Israeli, Palestinian andGerman actors tackle 
the Gordian knot that determines the relationship 
between these three nations. In a series of madcap 
scenes family stories, prejudices, rituals of remembe-
ring and old wounds clash and collide.
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FEAR
von Falk Richter
Uraufführung
Regie: Falk Richter
Das neue Stück von Falk Richter untersucht mit 
Schauspielern und Tänzern die Rückkehr des 
reaktionären Denkens in Europa, Gesellschaften, die 
zugleich in Angst und Aufbruch leben. Ein Blick auf 
das Leben jenseits simpler Definitionen von Zugehö-
rigkeit, Familie, Beziehung und Identität.

FEAR
Falk Richter’s new piece uses both actors and 
dancers to explore the return of reactionary thought 
to Europe where societies exist simultaneously in a 
state of fear and optimism. A look at life beyond sim-
plistic definitions of belonging, family, relationships 
and identity.

Fabian – Der Gang vor die Hunde
von Erich Kästner in einer Fassung der 
Schaubühne
Regie: Peter Kleinert
Fabian, Germanist und Gelegenheits-Jobber, lässt 
sich durch das Nachtleben Berlins treiben. Zusam-
men mit seinem Freund Labude diskutiert er, ob die 
politische Zukunft Deutschlands in den Händen ihrer 
Generation liegt. Er zweifelt daran, dass den Men-
schen zu helfen ist. Als er Cornelia kennen lernt, sieht 
er plötzlich einen Sinn, im Leben etwas zu bewegen 
– und wird prompt arbeitslos. Als sie ihn schließlich 
verlässt und Labude sich das Leben nimmt, reißt es 
Fabian hinab. 
Koproduktion mit der Hochschule für Schauspielkunst »Ernst Busch« 
Berlin und dem Théâtre Nationale de Bretagne in Rennes.

Fabian – Going to the dogs 
Fabian, Germanist and casual worker, drifts through 
Berlin’s nightlife. With his friend Labude, he discus-
ses Germany’s political future and if it can be trans-
formed by their generation. When he meets Cornelia, 
he suddenly sees sense in making a difference – and 
promptly loses his job. As Cornelia leaves him and 
Labude commits suicide, the rug is pulled from under 
Fabian’s feet.

Fräulein Julie
frei nach August Strindberg
Deutsch von Maja Zade
Eine Fassung von Katie Mitchell
Regie: Katie Mitchell und Leo Warner
Während einer Nacht flirten die adlige Julie und 
ihr Diener Jean, lieben und streiten sich, bis Jean 
schließlich Julie zum Selbstmord drängt. Jeans 
Verlobte, die Köchin Kristin, wird ungewollt Zeugin 
des Geschlechterkampfs in der Küche. Katie Mitchell 
und Leo Warner zeigen in einem live auf der Bühne 
produzierten Film Kristins Blick auf das Liebesdrama. 

Miss Julie
During one night the aristocratic Julie and her servant 
Jean flirt, love and fight with each other until Jean pu-
shes her to suicide. Jean’s fiancée, the cook Kristin, 
becomes the unwilling witness to this battle of the 
sexes in the kitchen. Katie Mitchell and Leo Warner 
show her view of the love story in a film produced live 
on stage.
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Hamlet
von William Shakespeare
Deutsch von Marius von Mayenburg
Regie: Thomas Ostermeier
Hamlets Suche nach Wahrheit inmitten eines korrup-
ten politischen Systems endet im Wahnsinn, der ihn 
selbst und seine ganze Welt in den Untergang reißt. 
Eine zeitlos aktuelle Analyse des intellektuellen Dilem-
mas zwischen komplexem Denken und politischer Tat.
Koproduktion mit dem Hellenic Festival Athen und dem Festival d’Avignon.

Hamlet
Hamlet’s search for truth in the middle of a corrupt 
political system ends in madness, which destroys 
both him and his whole world. A timeless current 
analysis of the intellecutal dilemma between complex 
thinking and political action.

Gier
von Sarah Kane
Deutsch von Marius von Mayenburg
Deutschsprachige Erstaufführung
Regie: Thomas Ostermeier
Zwei Frauen und zwei Männer. Sie sprechen von ihrer 
Liebe, von Hoffnung, Sehnsucht, Verlangen, Verzweif-
lung und Einsamkeit. Ein vierstimmiger Abgesang 
auf die Liebe, dessen Bitterkeit in spannungsreichem 
Kontrast steht zu seiner sprachlichen Wucht und 
Schönheit.

Crave 
Two women and two men. They speak of their love, of 
hope, longing, desire, despair and loneliness. A four-
part swan song on love, whose bitterness stands in 
stark contrast to its linguistic momentum and beauty.

Hedda Gabler
von Henrik Ibsen
Deutsch von Hinrich Schmidt-Henkel
Regie: Thomas Ostermeier
Hedda zerrinnt ihr Lebensplan zwischen den Fingern. 
Von der Ehe mit dem ungeliebten Tesman hatte 
sie sich ein Leben in ökonomischer Sorglosigkeit 
versprochen. Als sich diese Verheißung des bürgerli-
chen Glücks nicht einlöst, verfällt sie in Hass auf sich 
und ihre Umwelt: ein emotionaler Amoklauf.

Hedda Gabler
Hedda watches her life slipping through her fingers. 
With her marriage to the unloved Tesman she had 
promised herself a life without money troubles. But 
when this promise of bourgeois happiness isn’t 
redeemed, she begins to hate both herself and her 
world: An emotional riot.
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Ödipus der Tyrann
nach Sophokles/Friedrich Hölderlin
Regie: Romeo Castellucci
Unablässig fordert eine Seuche Todesopfer. König 
Ödipus soll laut dem Orakel den früheren König 
Laios ermordet und die Strafe der Götter provo-
ziert haben. Erzürnt verdächtigt Ödipus Kreon und 
Teiresias einer Intrige, bis ihm Beweise untrüglich 
vor Augen führen, dass er selbst Sohn des Laios ist, 
seinen eigenen Vater getötet und seine eigene Mutter 
Jokaste geheiratet hat. Romeo Castellucci macht 
die Dichtung Hölderlins erneut zur Grundlage einer 
Theaterinszenierung und lässt seinen Text von Frauen 
interpretieren. 

Oedipus the Tyrant 
A plague is laying waste to the land. King Oedipus 
is, according to the oracle, supposed to have killed 
King Laius, and thus provoked the punishment of 
the gods. Incensed, Oedipus suspects a plot by 
Creon and Tiresias until evidence is brought before 
him which unmistakably proves that he himself is 
Laius’ son, who slayed his father and married his own 
mother, Jocasta. For the third time Romeo Castellucci 
takes a poetic text by Hölderlin as the basis of a thea-
tre production and has women interpret it.

NEVER FOREVER
von Falk Richter und TOTAL BRUTAL
Uraufführung
Text und Regie: Falk Richter
Die Menschen in »NEVER FOREVER« finden keine 
Ruhe. Sie tauchen ins Digitale ab und arbeiten bis 
zur Erschöpfung – vor allem an sich selbst. Vereinzelt, 
narzisstisch und abgekämpft sehnt sich jeder von 
ihnen nach Aufmerksamkeit und trägt eine verdrängte 
Wut in sich. Falk Richter sucht erneut den Grenzgang 
zwischen Schauspiel und Tanz und arbeitet zum 
ersten Mal mit Nir de Volff und seinen Tänzern der 
Kompanie TOTAL BRUTAL zusammen. 

NEVER FOREVER 
There is no rest for the characters in »NEVER 
FOREVER«. They descend into the digital world and 
work to the point of exhaustion – especially upon 
themselves. Isolated, narcissistic and worn out, they 
each yearn for attention and hold suppressed anger 
in check. Once again, Falk Richter seeks to cross the 
borders between drama and dance, for the first time 
working with Nir de Volff and his dancers from the 
TOTAL BRUTAL dance company.

Nachtasyl
von Maxim Gorki
Fassung von Jürgen Gosch und Wolfgang Wiens 
nach der Übersetzung von Andrea Clemen
Regie: Michael Thalheimer 
Die Uraufführung von »Nachtasyl« machte Maxim Gorki 
zum international berühmten Dramatiker. Seine Szenen 
aus dem Leben »Ganz Unten« entsprachen der Welter-
fahrung vieler Menschen. Ausgestoßen aus dem bürger-
lichen Leben, müssen sie ihr Dasein an der Grenze zur 
Menschenwürde fristen. Sie alle stecken in dem Asyl von 
Wassilissa und ihrem Mann fest. Zu Beginn taucht ein 
rätselhafter Fremder auf, der allen von einem glücklichen 
Leben jenseits der Grenze erzählt. Seine trügerischen 
Hoffnungen befördern jedoch den Niedergang.

The Lower Dephts
The world premiere of this play brought Maxim Gorky 
international fame. His scenes from life »At the 
Bottom« chimed with the lives of many. Expelled from 
bourgeois life, the characters are forced to carve out 
a miserable existence on the margins of human digni-
ty. All these characters are stranded in the homeless 
shelter of Vassilisa and her husband. The story opens 
with the appearance of a mysterious stranger who 
regales them all with tales of a happy life across the 
border. But his deceitful promises lead to catastrophe. 
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Soll mir lieber Goya den Schlaf rauben als 
irgendein Arschloch
von Rodrigo García
Deutsch von Philipp Löhle
Deutschsprachige Erstaufführung
Regie: Rodrigo García
In einer schlaflosen Nacht schnappt sich ein ent-
nervter Familienvater all seine Ersparnisse, seine 
zwei Söhne und ein Taxi. Er lässt kurzerhand Peter 
Sloterdijk einfliegen, um schließlich in den Prado 
einzusteigen und sich im Angesicht der Gemälde 
von Goya genüsslich die Nacht um die Ohren zu 
schlagen. 
Gefördert durch die Kulturstiftung des Bundes.

I’d rather Goya robbed me of sleep than 
some arsehole
One sleepless night, an unnerved father grabs all his 
savings, his two sons and a taxi. He flies in Peter Slo-
terdijk, and ends up in the Prado to burn the midnight 
oil in the company of Goya’s paintings.

Richard III.
von William Shakespeare | Übersetzung und 
Fassung von Marius von Mayenburg
Regie: Thomas Ostermeier
Richard ist hässlich. Ein Krüppel, der auf den 
Schlachtfeldern der Rosenkriege seiner Familie gute 
Dienste geleistet hat. Aber das Ende des Krieges 
bringt Richard keinen Frieden, zu tief sitzt sein Hass 
auf den Rest der Welt. Seine Kontrahenten spielt er 
mit politischem Geschick gegeneinander aus, skru-
pellos instrumentalisiert er den Ehrgeiz anderer für 
seinen eigenen und schreitet mit weißer Weste durch 
ein unermessliches Blutbad, bis er niemanden mehr 
über sich hat und die Krone ihm gehört. 

Richard III
Richard is hideous. A cripple who, on the battlefields 
of the Wars of the Roses, served his family well. But 
the end of the war brings Richard no peace. His hat-
red for the rest of the world lies too deep. He plays 
off his rivals against each other with political cunning, 
unscrupulously exploits the ambitions of others for his 
own ends and strides spotless through an immense 
bloodbath until there is no one left above him and the 
crown is his.

Stück Plastik
von Marius von Mayenburg
Uraufführung
Regie: Marius von Mayenburg
Die Arbeit und ihr zu früh pubertierender Sohn wach-
sen Michael und Ulrike über den Kopf. Die Haushalts-
hilfe Jessica soll dem Paar nun den Rücken freihalten. 
Irgendwann wird auch Ulrikes Chef, ein erfolgreicher 
Konzeptkünstler, auf die attraktive Putzkraft aufmerk-
sam und will sie als Performerin für seine Installa-
tionen. Sie soll das tun, was sie beruflich sowieso 
jeden Tag macht – unhygienische Orte reinigen. Die 
Grenzen zur Demütigung sind fließend, aber schließ-
lich handelt es sich ja um Kunst. Oder? 

A Piece of Plastic 
Their work and their son, who is hitting puberty far 
too early, bring Michael and Ulrike close to breaking 
point. Jessica, the domestic help would take the load 
off their shoulders. Then Ulrike’s boss, a successful 
conceptual artist, wants Jessica as a performer for 
his installations. Her task is to do the things she does 
every day in her job anyway: clean unhygienic places. 
This verges on humiliation, but it’s for the sake of art. 
Isn’t it?
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TRUST
Ein Projekt von Falk Richter und Anouk van Dijk
Uraufführung
Regie und Choreographie: Falk Richter und 
Anouk van Dijk
In diesem Stück mit Tänzern und Schauspielern irren 
Männer und Frauen durch den Krisenkosmos des 
neuen Jahrtausends. Beziehungen entstehen und zer-
fallen in immer kürzeren Zeiträumen: Binden, Trennen. 
Kaufen, Verkaufen. Der Markt der Gefühle läuft Amok. 
Und doch suchen die Überlebenden in den Trümmern 
nach Liebe und Vertrauen. 
Koproduktion mit anoukvandijk dc. Mit freundlicher Unterstützung der 
Niederländischen Stiftung für Darstellende Kunst+, der Gemeinde von 
Amsterdam und der Botschaft des Königreichs der Niederlande.

TRUST
In this play with dancers and actors, men and women 
stumble through the world of the 21st-century crisis. 
Relationships develop and break up in ever shorter 
time-frames as they come together and separate, buy 
and sell. The emotional stock exchange crashes. And 
then the survivors search for love and faith among 
the ruins.

thisisitgirl
Ein Abend über Frauen und Fragen und 
Frauenfragen für Frauen und Männer 
Realisation: Patrick Wengenroth 
Begriffe wie »Feminismus« und »Emanzipation« schei-
nen Auslaufmodelle zu sein und sorgen bei Frauen 
wie Männern eher für Übelkeit, Gänsehaut und 
Augenrollen. Man(n) ist sich sicher, dass Frau doch 
heute alles haben kann, wenn sie nur bereit ist, ihren 
Mann zu stehen. Was aber, wenn Frauen gar keine 
Lust mehr darauf haben, sich brav in den vorgege-
benen patriarchalen Strukturen um ihre angeblich so 
ergebnisoffenen Karrieren als Erwerbstätige, Mutter 
oder Ehefrau zu kümmern?

thisisitgirl 
Terms like »feminism« and »emancipation« now ap-
pear outmoded and prompt queasiness, the raising of 
hackles and eye-rolling in both women and men alike. 
It is generally agreed that women today can have it 
all, provided they are prepared to ›man up‹. But what 
if women can no longer be bothered diligently to tend 
to their allegedly unlimited careers as breadwinners, 
mothers and wives within the predefined patriarchal 
structures?

Tartuffe 
von Molière
Deutsch von Wolfgang Wiens
Regie: Michael Thalheimer
Die Familie des Orgon misstraut Tartuffe, und das 
umso mehr, als der Hausherr ihm immer mehr Ver-
trauen schenkt. Das Misstrauen behält recht: Tartuffe 
ist ein religiöser Heuchler, der die Gutgläubigkeit 
missbraucht, um sich persönlich zu bereichern. 
Molière führt den Heuchler und sein Opfer einem 
Publikum vor, das keinen Moment darüber im Zweifel 
gelassen wird, welche schlechten Absichten hier 
verfolgt werden. Doch Orgon ist, wie wir alle, immer 
wieder dazu gezwungen, Menschen und der Welt zu 
vertrauen, wenn er leben will. 

Tartuffe
Orgon’s family mistrusts Tartuffe, and increasingly so, 
the more the patriarch places his trust in him. Their 
suspicions are proven right. Tartuffe is a sanctimo-
nious hypocrite who preys upon people’s gullibility for 
his own profit. Molière presents the hypocrite and his 
victims to the audience in such a way that at no point 
are they ever left in doubt as to his evil intentions. But 
Orgon, like all of us, is compelled more often than not 
to trust people and the world.
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Unter Eis
von Falk Richter
Uraufführung
Regie: Falk Richter
Paul, Berater, Anfang fünfzig, wird aufgerufen, schon 
zum zehnten Mal, das Gate schließt, boarding com-
pleted. Einen Moment ist er nicht effizient. Er steht 
still. Er friert. Seine unerfüllten Sehnsüchte kehren 
mit aller Macht zurück. Er könnte ein anderer Mensch 
sein. Doch die nächste Generation lauert schon auf 
einen Moment der Schwäche. 

Under Ice 
Paul, a consultant, early fifties, is called over the 
tannoy, for the tenth time, to be told that the gate’s 
closed and boarding has been completed. For one 
moment he is not efficient. He stands still. He free-
zes. His unfulfilled longings return with a vengeance. 
He could be another person. But the next generation 
is just waiting for a moment of weakness.

The Forbidden Zone
von Duncan Macmillan | Uraufführung
Regie: Katie Mitchell
Clara Immerwahr, Ehefrau des Chemikers und 
Giftgas-Erfinders Fritz Haber, nimmt sich 1915 aus 
Protest gegen seine zu Kriegszwecken eingesetzte 
Forschung das Leben. Eine amerikanische Kranken-
schwester kämpft an der Westfront für das Überle-
ben der verwundeten Soldaten. Claras Enkelin Claire 
tritt für die friedliche Nutzung naturwissenschaftlicher 
Erkenntnisse ein – und wird dabei von der Schuld 
ihrer Familie heimgesucht.
Eine Koproduktion mit den Salzburger Festspielen in Kooperation 
mit dem europäischen Theaternetzwerk PROSPERO (Schaubühne 
Berlin, Théâtre National de Bretagne/Rennes, Théâtre de Liège, Emilia 
Romagna Teatro Fondazione, Göteborgs Stadstheater, World Theatre 
Festival Zagreb, Athens & Epidaurus Festival).

The Forbidden Zone
In 1915 Clara Immerwahr, wife of chemist and 
poison gas inventor Fritz Haber, takes her own life in 
protest against his efforts to make his in chemistry 
available as the first weapons of mass destruction. 
An American nurse fights for the survival of woun-
ded soldiers at the Western Front. Clara’s grand-
daughter Claire dedicates herself to the peaceful 
use of science and is haunted by her family’s guilt.

Westberlin
Ein Abend von und mit Rainald Grebe
Regie: Rainald Grebe
Die Insel im roten Meer, das Schaufenster des 
Westens, Auswanderungsziel der westdeutschen 
Jugend: West-Berlin. Vom Kriegsende 1949 bis zum 
Mauerfall 1989 gab es diese Stadt, die nie mehr 
als 2,23 Millionen Einwohner hatte und von der 
DDR umringt war. Was ist von Westberlin, 26 Jahre 
nachdem es aufgehört hat zu existieren, geblieben? 
In seiner ersten Arbeit an der Schaubühne begibt 
sich Rainald Grebe auf eine Recherchereise in ein 
verlorenes Paradies.

Westberlin
The Island in the Red Sea, the Shop-Window to the 
West, chosen destination of the West-German youth: 
West Berlin. This city of never more than 2.23 million 
inhabitants existed from post-war 1949 to post-Wall 
1989, encircled by the GDR. What remains of West 
Berlin 26 years after it ceased to exist? In his first 
work for the Schaubühne, Rainald Grebe embarks 
upon a research trip into a lost paradise.
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Streitraum
Tolerierte
Ungerechtigkeit?
Wieviel Ungleichheit, wieviel Ungerechtigkeit kann eine Gesellschaft eigentlich aushalten? Gibt es Formen der Chancenlosigkeit, der 
sozialen Ausgrenzung, der Armut, der mangelnden gesellschaftlichen Teilhabe, die eine Gesellschaft aus den Fugen bringen? Oder 
haben wir uns schon so daran gewöhnt, dass uns Ungerechtigkeit als – wie Angela Merkel sagen würde – »alternativlos« erscheint? 
Welche Gewalt und Missachtung, welche Kriege und Vertreibungen nehmen wir hin, welche haben wir schon wieder vergessen, 
obgleich sie andauern? Wie kommt es, dass die Nöte und Sehnsüchte von nach wie vor benachteiligten Menschen oftmals nur noch 
als lästig empfunden werden? Wie kommt es, dass Ansprüche und Einsprüche von Frauen oder Muslimen, von älteren oder armen 
Menschen, von all denen, denen die Teilhabe verweigert oder beschwert wird, nur noch von ihnen selbst vorgebracht werden, aber sel-
ten noch jene mobilisieren, die nicht direkt betroffen sind? Ist Müdigkeit der Grund für die Bereitschaft, ökonomische Ungleichkeiten in 
immer größerem Ausmaß auszuhalten? Oder Angst? Erleben wir gerade einen »Backlash«, der emanzipatorische Bewegungen wieder 
zurückdrängt? Welche Strategien, welche Visionen braucht das Projekt einer gerechten Gesellschaft? Welche Bedeutung kommt dabei 
der Bildung zu, welche Rolle spielen Theater, Film, Literatur, um Bilder und Erzählungen von Gleichheit und Gerechtigkeit zu erzeugen? 

Streitraum »Tolerated Injustice?«
How much inequality, how much injustice can a society actually endure? Have we now become so inured that we accept injustice as having – in Angela Merkel’s 
words – »no alternative«? How has it come about that the hardships and desires of the disadvantaged – the demands and protests of women or Muslims or 
the elderly – are now only raised by these people themselves and rarely succeed in mobilising those who are not directly affected? Is fatigue the reason for our 
willingness to tolerate economic inequality to an ever-growing extent? Or is it fear? Which strategies, which visions are required for the project of building a fair 
society? What significance does education have in this, what roles can theatre, film and literature play in generating images and narratives of equality and justice?

Moderiert wird der Streitraum seit 2004 von der Publizistin Carolin Emcke
www.carolin-emcke.de | Twitter: @C_Emcke

Carolin Emcke im Gespräch mit ihren Gästen
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Wengenroths
Autorenklub

Die ersten neun Ausgaben von Wengenroths Autorenklub sind über die Bühne gegangen und das Ergebnis ist ebenso beeindru-
ckend wie beängstigend: 9 vorgestellte Autoren / eine durchschnittliche Länge der Autorenklubs von 2,75 Stunden / 15 mitwir-
kende Ensemblemitglieder / 13 Gäste, davon 7 singenderweise / 61 verschiedene Kostüme / 81 live gesungene Songs / 1363 
zahlende Zuschauer / Texte aus 148 Büchern / 6 Flaschen Wodka, 5 Flaschen Whiskey, 4 Flaschen Korn, 2 Flaschen Mezcal, 1 
Flasche Tequila, 250 Flaschen Bier, 10 Liter Rotwein (konsumiert von Darstellern wie Publikum) / ca. 520 während Proben und 
Vorstellungen gerauchte Zigaretten sowie 3 Zigarren / 3 Menschen fielen in Ohnmacht, davon 2 Zuschauer und 1 Gast … Das 
alles kann Theater, wenn es live und lebendig ist. Und die gute Nachricht – der Wahnsinn geht weiter!
In der zehnten Ausgabe werden wir uns in aller kurzweiligen Ausführlichkeit einen Abend lang der Gedanken- und Gefühlswelt 
des österreichischen Schriftstellers Stefan Zweig verschreiben. Die Zutaten könnten aktueller nicht sein: Angst und Melancholie, 
Liebe und Depression, Europa und Pazifismus, Flucht und Freiheit, Hoffnung und Resignation, Exhibitionismus und Einkehr, Leid 
und (Sigmund) Freud, Wasser und Wein.

Wengenroth’s Writers’ Club 
The first nine editions of »Wengenroth’s Writers’ Club« have been performed. The statistics are as impressive as they are daunting: 9 featured writers / an average of 
2.75 hours per Writers’ Club / 15 participating ensemble members / 13 guest stars, 7 of them singing / 61 different costumes / 81 songs sung live / 1363 paying custo-
mers / texts from 148 books / 6 bottles of vodka, 5 bottles of whiskey, 4 bottles of schnapps, 2 bottles of mescal, 1 bottle of tequila, 250 bottles of beer, 10 litres of red 
wine (drunk by both performers and the audience) / around 520 cigarettes smoked during rehearsals and performances as well as three cigars / 3 fainting fits – 2 from 
audience members and 1 from a guest performer ... That’s what theatre can do when it’s alive and kicking. And saving the best news for last – the madness continues. 
For our tenth edition we are taking an evening to dedicate ourselves to the world of the thoughts and emotions of Austrian writer Stefan Zweig in all their diverting 
detail. The ingredients could not be more topical: fear and melancholia, love and depression, Europe and pacifism, flight and freedom, hope and resignation, exhibitio-
nism and contemplation, joy and sorrow, water and wine.

von und mit Patrick Wengenroth und seinen Gästen
Musik: Matze Kloppe

Ausgabe Zehn – Stefan Zweig 
Mit: Jule Böwe, Moritz Gottwald, Ulrich Hoppe, Laurenz 
Laufenberg, Eva Meckbach, Lise Risom Olsen, Felix Römer, 
Andreas Schröders, Patrick Wengenroth u. a. 
Musikalische Gäste: Isolation Berlin
Am 28. Januar 2016
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Ich fühle mich 
enthusiastisch.*
Die Theaterpädagogik

Wir sind die Forschungseinheit der 
Schaubühne. In unseren Workshops 
können das Theater und seine Inszenie-
rungen genauer unter die Lupe genom-
men werden. Darüber hinaus sind wir in 
unseren Theatergruppen auf der Suche 
nach Formen theatraler Darstellung für 
Themen und Fragen, die uns beschäf-
tigen. Das Team der Theaterpädagogik 
freut sich auf spielerisches Erproben, 
Untersuchen und Experimentieren mit 
allen Interessierten.

Workshops

In unseren Workshops laden wir 
Zuschauer_innen dazu ein, vor dem Vor-
stellungsbesuch die jeweilige Inszenie-
rung genauer zu untersuchen. Für vier 
Stunden eröffnen wir einen Experimen-
tierraum, in dem gedacht und gespielt 
wird. Gemeinsam erproben wir darin 
ästhetische Aspekte der jeweiligen 
Inszenierung und suchen nach eige-
nen Antworten auf die Fragen, die in 
den Stücken verhandelt werden. Mit 
geschärften Sinnen kann dann der The-
aterabend noch intensiver erlebt wer-
den. Unser Workshopangebot richtet 
sich an alle Interessierten. Einzelperso-
nen laden wir ein, an der Theaterprak-
tischen Werkstatt teilzunehmen, für 
Gruppen bieten wir gesonderte Work-
shop-Termine an.

Theaterpraktische Werkstatt
Einmal pro Monat gibt es von 18-22 
Uhr einen inszenierungsvorbereitenden 
Workshop, der offen ist für Neugierige 
aller Altersgruppen. In unregelmäßigen 
Abständen finden außerdem Workshops 
auf Englisch statt. Die Tickets dafür gibt 
es an der Theaterkasse, Termine finden 
Sie jeweils im Spielplan.

Workshops für Gruppen
Ob für Studierende, Manager_innen, 
Sportvereine oder als Betriebsausflug 
– unser Workshopangebot können alle 
Gruppen ab 12 Personen wahrnehmen. 
Der Workshop ist in Verbindung mit dem 
Vorstellungsbesuch kostenlos. Bei Inter-
esse melden Sie sich gern bei uns.

Schaubühne und Schule

Workshops für Schüler_innen
Selbst Theater machen vor dem Theater 
gucken – von der Schule auf unsere Pro-
bebühne! Unser Workshop-Angebot von 
vierstündigen inszenierungsvorbereiten-
den Workshops gilt auch für Schulklas-
sen und ist in Verbindung mit dem Vor-
stellungsbesuch kostenlos.

Schüler_innen als Kritiker_innen
Ihr schreibt für eure Schülerzeitung eine 
Theaterkritik zu einem unserer Stücke? 
Meldet euch bei uns und ihr bekommt 
eine Presse-Freikarte!

Spielplanvorstellung für Lehrer_innen
Gerne stellen wir Ihnen und Ihrem Kolle-
gium unseren Spielplan sowie unser the-
aterpädagogisches Angebot z. B. auf 
Ihrer Fachkonferenz persönlich vor. Auch 
für individuelle Beratungen kontaktieren 
Sie uns gerne.

TUSCH
Die Schaubühne ist Partnertheater von 
TUSCH Berlin, einem Partnerschaftspro-
jekt zwischen Berliner Bühnen und 
Schulen, initiiert von der JugendKultur-
Service GmbH und der Senatsverwal-
tung für Bildung.
Im Rahmen von TUSCH (Theater und 
Schule) kooperiert die Schaubühne in 
den kommenden drei Jahren mit dem 
Georg-Herwegh-Gymnasium in Herms-
dorf. Im ersten Jahr der Partnerschaft 
lernen wir uns in vielen gegenseitigen 
Besuchen kennen. Wir treffen uns in 
Workshops und erkunden gemeinsam 
das Theater sowie die Schule.  
Lehrer_innen und Schüler_innen unterneh-
men gemeinsam mit den Künstler_innen 
der Schaubühne erste gemeinsame krea-
tive Schritte.

Kooperation mit dem 
Thomas-Mann-Gymnasium
Unsere Kooperation bleibt! Nach vier 
gemeinsamen Jahren, begleitet von 
den »Kulturagenten für kreative Schu-
len« machen wir jetzt als selbststän-
dige Kooperation weiter. So werden 

* aus: »istgleich« | eine Stückentwicklung der Werkstattgruppe
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weiterhin alle Deutschkurse der Ober-
stufe die Schaubühne besuchen und in 
Workshops Theater hautnah erleben, um 
danach eine Inszenierung anzuschauen. 
Außerdem bietet die Schaubühne den 
Kursen Darstellendes Spiel exklusive 
Einblicke in das Theatergeschehen und 
die Lehrer_innen des TMG erarbeiten 
sich gemeinsam mit uns einen theater-
pädagogischen Methodenkoffer für den 
Einsatz im Unterricht.

Mehr Schaubühne für Ihre Schule?
Haben Sie und Ihre Schule Interesse 
an einer besonders engen Zusammen-
arbeit und intensiven Auseinanderset-
zung mit den Inszenierungen und The-
men der Schaubühne? 
Dann melden Sie sich gerne und wir 
suchen gemeinsam nach individuellen 
Kooperationsmöglichkeiten.

Die Theatergruppen

Werkstattgruppe
Die Werkstattgruppe bietet jedes Jahr 
spielbegeisterten Menschen eine Platt-
form um gemeinsam Theater zu machen. 
Aus kollektivem Forschen, Spielen, 
Bewegen und Abwägen künstlerischer 
Mittel im Theaterraum entstehen sze-
nische Werkstücke, die in der Zusam-
menarbeit weiterentwickelt werden. Ab 
Januar 2016 ist die Werkstattgruppe 
wieder offen für interessierte Jugend-
liche zwischen 15 und 20 Jahren. Die 

Gruppe wird sich zunächst alle zwei 
Wochen in Workshops treffen und dann 
in der zweiten Hälfte des Jahres eine 
kleine Werkstattpräsentation erarbeiten. 
Wer Interesse hat bei der Werkstatt-
gruppe mitzumachen, meldet sich unter 
kberger@schaubuehne.de und erhält 
dann eine Einladung zum ersten Treffen.

Polyrealisten
Wo genieße ich Macht? Und was sind 
für mich Momente der Ohnmacht? Wie 
sieht ein Tag aus, an dem ich über-
haupt keine Kontrolle über mein Leben 
habe? Was passiert, wenn ich eine 
Woche lang versuche, immer die Macht 
zu haben? In dieser Spielzeit bege-
ben sich die Polyrealisten auf die Spu-
ren der Macht. Sie schreiben Briefe an 
Verwandte, durchleben Panikattacken 
und spielen ihre Macht aus. Die bunt 
gemischte Gruppe von Menschen zwi-
schen 20 und 67 Jahren experimentiert 
in wöchentlichen Proben mit theatra-
len Formen und denkt, schreibt, recher-
chiert zum Thema. Zum Ende der Spiel-
zeit werden sie die Ergebnisse ihrer 
Arbeit in einer Inszenierung im Studio 
der Schaubühne präsentieren.

KulTür auf!

Die Schaubühne ist und bleibt Teil 
des »Bündnis KulTür auf!«, initiiert vom 
JugendtheaterBüro Berlin. Mittlerweile hat 
das JugendtheaterBüro in Moabit seine 

eigenen Theaterräume, das Theater X, 
eröffnet. Dort entsteht ein CommUnity 
Theatre. Wie dieses funktioniert und wie 
Theater generell funktionieren kann, dar-
über unterhalten sich Vertreter_innen der 
verschiedenen KulTür auf!-Kooperations-
partner. Die Gespräche münden in eine 
Konferenz im Mai 2016 im Haus der Kul-
turen der Welt, bei der es weiterhin um 
Zugangsbarrieren zu Kulturinstitutionen 
und neue Visionen des Theatermachens 
gehen wird. 

Workshops in Englisch
Some of our monthly open practical  
theater workshops will be in English. 
Please check our program for dates. 
We also offer special group workshops 
on demand in English. If you are 
interested please contact us for further 
information.

Kontakt

Wiebke Nonne, Leitung Theaterpädagogik 
Tel +49 30 89 002 194
Katharina Berger, Volontärin 
Tel +49 30 89 002 181
Nele Rennert, FSJ Kultur 
Tel +49 30 89 002 604

theaterpaedagogik@schaubuehne.de

Ich fühle mich 
enthusiastisch.*

* aus: »istgleich« | eine Stückentwicklung der Werkstattgruppe
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Freunde
Die »Freunde der Schaubühne« unterstützen das Theater seit über 15 Jahren, sowohl finanziell als auch ideell. So 
ermöglichen wir zum Beispiel das Volontariat in der Theaterpädagogik des Hauses. Als Mitglied des Freundeskreises 
bekommen Sie einen besonderen Einblick in Ihr Lieblingstheater: Sie können mit uns hinter die Kulissen der Schaubühne 
blicken, Schauspieler_innen, Regisseur_innen und Dramaturg_innen treffen und die Schaubühne auf ein Gastspiel ins 
Ausland begleiten. Außerdem haben die Freunde der Schaubühne die Möglichkeit, sich Tickets drei Tage vor Beginn des 
offiziellen Vorverkaufs zu sichern – auch für Premieren. Die Jungen Freunde (bis einschl. 27 Jahre) können für nur 
30 Euro im Jahr Mitglied werden. Werden Sie unser Freund, erleben Sie mit uns exklusive Veranstaltungen und helfen 
Sie mit, die Schaubühne zu unterstützen! Für mehr Informationen wenden Sie sich gerne an unsere Geschäftsstelle.

Become a friend! The »Friends of the Schaubühne« support their favourite theatre financially and ideally. Members and guests are invited to special events 
and performances. Thus members get an exclusive insight into the creative process of the Schaubühne by meeting the ensemble and directors, attending 
exclusive workshops or accompany the theatre to a guest performance abroad. You will receive the monthly programme and can book tickets three days 
before the official pre-sale. Everyone who enjoys theatre and wants to support the Schaubühne can become a member. If you are interested please send 
us a message and we will get in touch with you! Please write to freunde@schaubuehne.de.

Freundeskreis der Schaubühne am Lehniner Platz e.V., Maren Kumpe
Tel +49 30 89 002 181, freunde@schaubuehne.de
www.schaubuehne.de/freunde, www.facebook.com/FreundederSchaubuehne

Pearson’s
Preview
Essays behind the curtain
Schaubühnen-Blog von Joseph Pearson
Mit seinen englischsprachigen »Previews« gab Joseph Pearson zum ersten Mal während F.I.N.D.#14 den Lesern unseres F.I.N.D.-
Blogs ungewöhnliche Einblicke und Hintergrundinformationen zu den eingeladenen Gastspielen. Inzwischen hat der promovierte 
Historiker weitere Essays und Gespräche zu ausgewählten Premieren der Schaubühne und zu F.I.N.D.#15 geschrieben, die wir 
auch in deutscher Übersetzung in der Rubrik »Pearson’s Preview« veröffentlichen. Auch in der zweiten Hälfte der Spielzeit 2015/16 
setzen wir die Zusammenarbeit fort: Für »Pearson’s Preview« wird er wieder für uns Proben besuchen, das F.I.N.D. begleiten, 
Regisseur_innen treffen und ungewohnte Fragen aus dem Blickwinkel eines bloggenden »Universalgebildeten« und begeisterten 
Theaterlaien stellen, die – so hoffen wir – die Sichtweise des Publikums erweitern. Dr. Joseph Pearson kam vor fast einem Jahrzehnt 
aus New York nach Berlin, wo er an der geisteswissenschaftlichen Fakultät der Columbia University unterrichtete. In Berlin arbeitet 
er als Journalist, Schriftsteller und in der Vergangenheit auch als Dozent u. a. an der Berliner Dependance der New York University. 
Sein aktuelles Projekt, ein Buch über Berlin für einen Londoner Verlag, ist unter Vertrag. Seit längerer Zeit macht er mit seinem Blog 
»The Needle« (needleberlin.com) – einem der meistbesuchten englischsprachigen Blogs in Berlin – auf sich aufmerksam.

For the first time at F.I.N.D.#14 Joseph Pearson gave readers of our F.I.N.D. blog rare insights and background information on the invited guest performances with 
his English-language »Previews«. Since then, the historian by profession has penned further essays and conversations worth reading, covering selected Schaubühne 
premieres and F.I.N.D.#15. These have been published in the »Pearson’s Preview« section and are also available in German translation. In the second half of the 
2015/16 season, we are continuing this collaboration: for »Pearson’s Preview« our writer will again be visiting rehearsals for us, covering the F.I.N.D., meeting 
directors and posing unusual questions from the perspective of a blogging »polymath« and keen amateur spectator which – we hope – will broaden the audience’s 
perspective. Dr. Joseph Pearson came to live in Berlin full time almost a decade ago from New York City, where he taught in the humanities program of Columbia 
University. In Berlin, he works as a writer of literary non-fiction and has lectured for programs such as New York University Berlin. His current project, to write a history 
and portrait of Berlin for a London publisher, is under contract. For quite a while now he has captured attention with his blog »The Needle« (needleberlin.com), one of 
Berlin’s most popular English-language blogs.

www.schaubuehne.de/blog
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Service
Karten

Tickets für alle Vorstellungen können 
an der Kasse, telefonisch oder online
im Webshop erworben werden. 
Im Webshop gekaufte Karten können 
direkt als PDF zu Hause ausgedruckt 
oder als Handy-Ticket zur Verfügung 
gestellt werden.

Kassenöffnungszeiten, 
Vorverkauf, Abendkasse 

Die Kasse ist Montag bis Samstag ab 
11 Uhr und am Sonntag ab 15 Uhr bis 
Vorstellungsbeginn geöffnet. An vorstel-
lungsfreien Tagen schließt die Kasse 
um 18.30 Uhr. Jeweils eine Stunde vor 
Beginn eines Stücks können an der 
Kasse ausschließlich Karten für diese 
Vorstellung gekauft werden (Abend-
kasse). In dieser Zeit findet kein Vor-
verkauf statt. Karten im Vorverkauf sind 
online im Webshop zu jeder Zeit buch-
bar, eine Stunde vor Vorstellungsbeginn 
wird der Online-Verkauf für diese Vor-
stellung jedoch gestoppt. 

Vorverkaufsstart

Der Vorverkauf beginnt jeweils am 
1. eines Monats für den darauffolgen-
den Monat, für Freundeskreismitglieder 
bereits 3 Tage vorher und für Inhaber 
der Schaubühnen Card 2 Tage vorher.

Reservierung und Vorverkauf

Tel +49 30 890023
ticket@schaubuehne.de
www.schaubuehne.de 

Anfahrt

Bus: M19, M29 Haltestelle »Lehniner 
Platz / Schaubühne«, Nachtbus: N7 
Haltestelle »Adenauerplatz«
U-Bahn: U7 Bahnhof »Adenauerplatz«
S-Bahn: S5, S7 und S75 Bahnhof 
»Charlottenburg« oder S41, S42 und
S46 Bahnhof »Halensee«
PKW: Die Schaubühne hat keine eigenen 
Parkplätze. Parken ist in den Seitenstraßen 
Cicerostraße oder Albrecht-Achilles-
Straße bzw. direkt gegenüber der 
Schaubühne auf dem Mittelstreifen des 
Kurfürstendamms möglich.

Netzwerke

Facebook:
/SchaubuehneBerlin
/SchaubuehneInternational (in English)
Twitter: @schaubuehne
Instagram: /schaubuehne_berlin
YouTube: /schaubuehne

Café

Montag – Freitag: 9.00 – 1.00 Uhr
Samstags: 10.00 – 1.00 Uhr
Sonntags: 15.30–1.00 Uhr
Beim Streitraum: 11.00 – 1.00 Uhr 

Medienpartner

Partner der Spielzeit
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Karten: +49 (0)30 890023, www.schaubuehne.de

Ophelias Zimmer
Ab 8. Dezember 2015

Ungeduld des Herzens
Ab 22. Dezember 2015

Die Mutter
Ab 13. Januar 2016

Mitleid. Die Geschichte des Maschinengewehrs
Ab 16. Januar 2016

Borgen
Ab 14. Februar 2016

≈[ungefähr gleich]
Ab 17. Februar 2016

Die Erfindung der Roten Armee 
Fraktion durch einen manisch-depressiven
Teenager im Sommer 1969
Im April 2016

F.I.N.D.#16
Festival Internationale Neue Dramatik
Vom 7. – 17. April 2016

Wallenstein
Im Mai 2016


