








Wie kann man gegen solche Kräft e an-
gehen?
Olivia Hyunsin Kim  Ich kriege Hassmails 
seit 2019. Ich wohne in Berlin, wo in 
manchen Teilen die AfD oder auch ande-
re rechtskonservative Parteien mehr Ein-
fl ussnahme haben. Klar bekomme ich 
viel Unterstützung von verschiedenen 
Communities, aber am Ende des Tages 
haben wir dafür leider nicht die eine Lö-
sung. Wenn Personen dich mitten auf der 
Bühne während eines Stückes boykottie-
ren, gibt es nicht viele Alternativen, au-
ßer das Stück abzubrechen. Das klärt sich 
dann nicht mit einem Dialog. Die Polizei 
zu rufen, ist nicht die Art und Weise, wie 
ich Kunst machen oder mit anderen Leu-
ten teilen möchte.

Philipp Amelungsen  In Schwerin, wo 
ich zwei Jahre Teil der Operndirektion 
war, waren Diversität und Queerness für 
uns eine wichtige Säule. Wir haben bei 
dem queeren Rock-Musical „Hedwig and 
the Angry Inch“ mit Vereinen und Ver-
bänden vor Ort zusammengearbeitet, 
wie TIM* – Trans und Inter in Mecklenburg 
und da ist ein sehr berührender Aus-
tausch mit dem Publikum entstanden. 
Interessanterweise gab es, als wir unsere 
queere Überschreibung des „Tannhäu-
ser“ gemacht haben in der Publikums-
reaktion größere Vorbehalte. Da kamen 
Teile des Publikums im Vorfeld zu mir 
und haben gesagt: „Ich habe gehört, Sie 
machen schon wieder dieses Minder-
heitentheater.“ Spannend war, dass es 
bei der Premiere kräftige Buhs gab, aber 
sich dann die Bravo-Seite durchgesetzt 
und die Buh-Seite sehr übertönt hat. Das 
habe ich auch als politisches Statement 
verstanden.  

Wie können marginalisierte Gruppen 
inszenatorisch dargestellt werden, ohne 
dass ein sogenanntes Othering statt-
fi ndet. Dass man das Publikum nicht 
nischenhaft  anspricht beziehungsweise 
eben nicht dahin gerät, repräsentativ 
Stereotype zu bedienen? 
Tobias Brenk  Es geht um Intersektiona-
lität. Das betriff t Personen, die zum Bei-
spiel nicht nur queer sind, sondern sich 
vielleicht als Teil einer Black Communi-

forscherin Sarah Ahmed meint, sollten 
wir auch queerfeministisch leben. Viel-
leicht lernen wir gemeinsam, dass in In-
tersektionalitäten und Diversität auf und 
hinter der Bühne eine gewisse Kraft liegt. 

Tobias Brenk  Die Frage von Queerness 
stellt sich auch im Umgang miteinan-
der. Wie queeren wir Strukturen, nicht 
nur auf der Ebene der künstlerischen 
Positionen, sondern auch in deren Beset-
zung, aber auch im Umgang miteinan-
der, wie wir miteinander reden, wie wir 
unterschiedliche Meinungen zulassen, 
unterschiedliche Aushandlungsprozesse 
haben.

Sind Ihnen Neuinszenierungen oder 
Klassiker-Umdeutungen lieber? 
Philipp Amelungsen  Vielleicht kann 
man eine Utopie oder einen Wunsch an 
queeres Theater richten, was Queerness 
nicht nur intersektional, sondern auch 
als politische Praxis versteht. Dabei geht 
es weniger um konkrete Stückzugriff e, 
sondern um solidarisches Handeln, dass 
wir im Theater als Ort des gemeinsamen 
Miteinanders erproben können.   

Olivia Hyunsin Kim  Als ich in dieser 
Spielzeit an der Staatsoper Hannover 
war, habe ich gemerkt, wie sehr die Men-
schen an Klassikern und ihren Storys 
hängen. Ich habe mich dann gefragt, ob 
diese Gewalt, die es in Stücken wie „Car-
men“ gibt, stattfi nden muss. „Turning Tu-
randot“ war ein Versuch, eine vielleicht 
zukünftige Turandot zu zeigen und eben 
nicht in der Art und Weise, wie ich das 
auf YouTube von anderen Operninsze-
nierungen sehe: In Kimono mit Yellow 
Facing und vielen Kirschblüten. Verände-
rung muss auf verschiedenen Ebenen ge-
pusht werden. Community Outreach ist 
wichtig, aber auch, was das Putzpersonal 
im Theater eigentlich macht. Wer sieht 
diese Menschen und wo ist der Unter-
schied zur Leitung?

Tobias Brenk  In der freien Szene ist das 
Klassiker-Repertoire nicht unbedingt so 
bedeutend. Es geht vor allem um Neu-
produktionen. Bei der Bearbeitung euro-
päischer Klassiker fi nde ich die internati-

onale Perspektive wichtig: Im Juni haben 
wir bei uns MEXA aus Brasilien, ein in-
klusives Kollektiv aus BIPoC, LGBTIQ*-
Künstler:innen und Aktivist:innen aus 
São Paulo. Die machen das „Last Supper“, 
das letzte Abendmahl. Eine außereuro-
päische Gruppe nimmt sich eines euro-
päischen Themas an und betrachtet das 
aus der Perspektive eines Brasiliens, das 
unter der evangelikalen Kirche enorm zu 
leiden hat. Solche Perspektiven sind für 
uns und ein allgemeines Publikum sehr 
lehrreich und helfen der queeren Identi-
tät. 

Philipp Amelungsen  Queer kann eine 
Strategie sein, mit unserer Kulturge-
schichte umzugehen und sie zu befragen. 
Wenn man auf Queer Readings von klas-
sischen Stoff en guckt, merkt man, dass 
es eine gute Strategie ist, um zu zeigen, 
dass Begehren und Geschlecht schon im-
mer vielfältig waren. Trotzdem arbeiten 

wir uns immer wieder an Punkten ab, 
die sehr stark mit dem 19. Jahrhundert 
verbunden sind. Wir versuchen, diese ar-
men Opernfrauen zu emanzipieren oder 
zu zeigen, dass es doch viel mehr Queer-
ness in der Oper gibt, als man eigentlich 
denkt. Ich fi nde neue Stücke sind da auch 
eine Chance. Ich arbeite gerade an einer 

queeren Landoperette für das Staats-
theater Wiesbaden in einem Kollektiv 
und kann mich mit Geschichten aus 
dem Hier und Jetzt beschäftigen, wo ich 
eine ganz andere Lust entwickle, queere 
Kulturpraktiken auf die Opernbühne zu 
bringen. Das gefällt mir viel mehr, als im-
mer wieder „Carmen“ zu retten.

ty verstehen. Oder wie der Künstler Dan 
Daw, der eine Crip-Queerness auf die 
Bühne bringt, „crip“ als Selbstbezeich-
nung. Da versuchen Künstler:innen, 
Queerness aus ihren Perspektiven zu be-
greifen und damit nochmal ein ganz an-
deres Publikum anzusprechen, das viel-
leicht gar nicht nur queer ist. Da geht es 
nicht darum, einer queeren Ästhetik zu 
huldigen, sondern gesellschaftspolitische 
Themen anzusprechen.  

Philipp Amelungsen  Ich arbeite gerade 
mit Florentina Holzinger und einem 
wahnsinnig diversen und auch queeren 
Cast. In „Sancta“ geht es nicht primär um 
Queerness, es geht um Religion, Glau-
ben, Übergriff e von Religion auf Kör-
per und dahingehend Gewalterfahrung. 
Aber es geht auch um Wunder, um Ma-
gie, um Mystik. Diese Art sich mit Musik, 
Körper und Text auseinanderzusetzen, 
fi nde ich unglaublich frei. Im repertoire-
basierten Musiktheater sehe ich hinge-
gen viel mehr Limitationen: Die meisten 
gezeigten Werke des Kanons aus dem 19. 
Jahrhundert behandeln Geschlecht ex-
trem normativ und die entsprechenden 
Stimmfachkonventionen helfen selten, 
Geschlechterrollenbilder in Frage zu 
stellen. Wobei gerade Musik vor dem 
19. Jahrhundert queeres Potential birgt, 
da wir die Stimmfachkonventionen der 
Zeit, beispielsweise Männer die ebenso 
hoch singen wie Frauen, heute queer le-
sen und im besten Sinne Gender Trouble 
bereiten.  

Olivia Hyunsin Kim  Zuallererst geht 
es auch um die Begriffl  ichkeit. Was be-
deutet es, wenn gesagt wird: „Wir sind 
queer“? Ist das Theater queer? Sind die 
Strukturen queer? Ist das Programm 
queer oder wird eine bestimmte Ästhetik 
verfolgt? Mittlerweile bin ich an einem 
Punkt angekommen, wo ich mit einer 
größeren Selbstverständlichkeit an Sa-
chen rangehe und nicht versuche, viel zu 
erklären, sondern Dinge performativ zei-
ge. Jeder able-bodied, heteronormative. 
weiße, cis Mann muss sich nicht erklären, 
dann muss ich mich auch nicht erklären. 
Wenn wir aus meiner Perspektive femi-
nistisch leben wollen, wie Geschlechts-

Lucie Mohme (sie/ihr)
Jahrgang 2000, studierte Englische Philo-

logie und Philosophie in Göttingen. Sie 
schreibt bei der jungen bühne, der DEUT-

SCHEN BÜHNE und dem Wiener Bohema 
Magazin. An der Universität

Wien studiert sie aktuell „Anglophone 
Literatures and Cultures“ im Master.

Martina Jacobi (sie/ihr)
studiert Musikjournalismus an der TU 

Dortmund. Zu ihren Tätigkeiten gehört das 
Schreiben für Online- und Printmagazine 

sowie das Produzieren von Radiobeiträgen 
und Podcasts. Sie ist Teil der Redaktion der 

jungen bühne und seit Herbst 2023 der 
Redaktion der DEUTSCHEN BÜHNE.
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SCHAUSPIEL DORTMUND
QUEER FESTIVAL 2024

MUSICAL, LATE-NIGHT SHOW, KONZERTE, 
BALLROOM, WORKSHOPS UND GESPRÄCHE 
ZU QUEERER MUSIK, POESIE UND STIMME 
ALS KUNST- UND WIDERSTANDSFORM

Programm bald unter
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10 MAL QUEERES THEATER
Kritiken von Inszenierungen, die queere 
Themen beinhalten. Was wir auf  
dieser Doppelseite anteasern, finden  
Sie ausführlich auf unserer Hompage: 

Schauspielhaus Hamburg

ORLANDO  Regie: Jossi Wieler
„Nichts von dem, was ein so tiefgreifender Identitätswandel für einen 

Menschen bedeutet, wird in diesem Erzähltheater beschrieben.“ 
Nicolas Garz

Schauburg München

ERIK*A  Regie: Daniel Pfluger
„Es geht um das Menschenrecht, queer zu sein. Beim diesjährigen Heidelberger 

Stückemarkt kürte die Jugendjury ‚Erik*a‘ einstimmig zum Favoriten.“
Dorte Lena Eilers

Theater der Jungen Welt, Leipzig

ALL GENDER*SPLAINING  Regie: Veronique Nivelle, Patrick Niegsch
„Der spielerische Ansatz, das vermeintlich komplizierte und delikate Thema  

auf quietschbunte Momente herunterzubrechen, überzeugt.“
Tobias Prüwer

Kampnagel, Hamburg

URSA-X  Regie: Liz Rosenfeld
„Liz Rosenfeld verdeutlicht Freiheit im Umgang mit dem eigenen Körper und  

der geschlechtlichen Identität in einer Tanzszene, die irritiert und hängen bleibt.“ 
Nicolas Garz

Theater Regensburg

DAS ENDE VON EDDY  Regie: Barish Karademir
„Die Produktion greift mit ihren Ebenen von systemischer, sozialer und familiärer

 Gewalt weit über eine schwule Coming-of-Age-Geschichte hinaus.“
Roland H. Dippel

Bayerische Staatsoper, München

DIE FLEDERMAUS  Regie: Barry Kosky
„Mit der Ballgesellschaft beim Prinzen Orlofsky präsentierten der Regisseur und 

sein Kostümbildner Klaus Bruns eine genderfluide Kollektion vom Feinsten.“ 
Joachim Lange

Badisches Staatstheater Karlsruhe

ROMEO UND JULIA  Regie: Anna Bergmann
„Mit Witz und Ironie wirft die aktuelle Schauspieldirektorin viele Konstanten der 

Geschichte über den Haufen. Zuvorderst die klassischen Geschlechterrollen.“  
Björn Hayer

Theater an der Wien

HAMED UND SHERIFA  Regie: Florian Drexler
„Verhalten und Ästhetik einer Person sind nicht aussagekräftig für ihre Gender- 

identität. ,Hamed und Sherifa‘ beweist dies auf feinfühlige Weise.“
Lucie Mohme

Theater Magdeburg

BLUTBUCH  Regie: Jan Friedrich
„Friedrich ist mit seinem starken Ensemble eine Inszenierung gelungen, die glücklich 

macht und tieftraurig, die schmerzt und hoffentlich ein wenig heilen kann.“
Anne Fritsch

Deutsches Theater Berlin

WÜSTE  Regie: Sam Max
„Die beziehungsweise der queere Autor:in reproduziert ausgerechnet die heteronor-
mativen Stereotype der sexuell geschundenen Frau und der grausamen Intrigantin.“

Barbara Behrendt

2120
DIE QUEERE BÜHNE  2024DIE QUEERE BÜHNE  2024

Fo
to

s: 
M

at
th

ia
s H

or
n 

(O
rla

nd
o)

, C
or

du
la

 T
re

m
l (

Er
ik*

a)
, T

om
 N

eu
m

ei
er

 L
ea

th
er

 (D
as

 E
nd

e 
vo

n 
Ed

dy
), 

H
er

w
ig

 P
ra

m
m

er
 (H

am
ed

 u
nd

 S
he

rif
a)

, C
hr

ist
a 

H
ol

ka
 (U

rs
a-

X)
, 

W
ilf

rie
d 

H
ös

l (
D

ie
 F

le
de

rm
au

s),
 Ja

sm
in

 S
ch

ul
le

r (
W

üs
te

), 
Id

a 
Ze

nn
a 

(A
ll 

G
en

de
r*

sp
la

in
in

g)
, T

ho
rs

te
n 

W
ul

ff 
(R

om
eo

 u
nd

 Ju
lia

), 
Ke

rs
tin

 S
ch

om
bu

rg
 (B

lu
tb

uc
h)

 AKTUELLE INSZENIERUNGEN 



Szene aus der
Solo-Performance
„Project O“,
Maxim Gorki Theater

In diesem Porträt wird das türkische genderneutrale Personalpronomen 
o verwendet, da die porträtierte Person nichtbinär ist.Anthony Hüseyin

GESCHLECHT
DEKONSTRUIEREN
Anthony Hüseyin ist freie:r Musik- und Performancekünstler:in. 

Aus dem anatolischen Urfa führte der künstlerische Weg nach Istanbul 
und Rotterdam. Aktuell steht o auf der Bühne des Berliner 

Maxim Gorki Theaters in der Rolle Ciwan in Fatma Aydemirs „Dschinns“

VON ANNA OPEL
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 PORTRÄT : ANTHONY HÜSEYIN 
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Dschinns sind Geister, Personen, die 
aus dem Rahmen fallen. Als Au-
ßenstehende beobachten sie und 

können aus ihrer entrückten Perspektive 
erzählen. In Fatma Aydemirs Gastarbei-
ter-Roman sind alle Figuren Dschinns, 
Erzählende und Handelnde zugleich. 
Ciwan, Emines verlorenes erstgeborenes 
Kind, geistert über die Bühne und durch 
die Köpfe als unklare Instanz, die das Ge-
schehen begleitet, provisorisch in Rollen 
schlüpft. Am Gorki wird diese mysteriö-
se Transperson mit kurdischen Wurzeln 
von Anthony Hüseyin gespielt. Es gibt 
viele Gemeinsamkeiten zwischen dar-
stellender Person und der fiktiven Figur 
Ciwan. Beide sind schillernd und verhei-
ßungsvoll, verletzlich, glamourös.  

Als ich Anthony Hüseyin in einem Café 
am Neuköllner Landwehrkanal gegen-
übersitze, trägt o rosa Basecap, am linken 

Nasenflügel einen glitzernden Nasenring 
und einen Lidstrich in lila und grün. Im 
Verlauf des Gesprächs kommt die Miso-
gynie vieler Gesellschaften zur Sprache, 
Femizide an Frauen und Transfrauen 
in einer Welt, die von Gewalt, Nationa-
lismus und Totalitarismus bedroht ist. 
Gegen die Realität setzt sich Anthony 
Hüysein singend und spielend zur Wehr. 

1982 im anatolischen Urfa in eine tür-
kisch-kurdische Musiker-Familie hi-
neingeboren, war Musik in Anthony 
Hüseyins Erinnerung schon immer da: 
Der Vater wurde als Sänger in der Tür-
kei kürzlich für sein Lebenswerk geehrt. 
Diesen Teil des Familienerbes hat Antho-
ny Hüseyin auf dem Weg in die Kunst 
mitgenommen. In „Dschinns“ sind die 
Entertainer-Qualitäten unverkennbar, 
starke Stimme, großer Auftritt, irgendwo 
zwischen Frank Sinatra und Ella Fitzge-

rald, zwischen Zeki Müren, dem türki-
schen David Bowie und dem Idol Fred-
die Mercury. Doch auch die leisen Töne 
dringen durch.

Für Nurkan Erpulats Inszenierung von 
„Dschinns“ am Maxim Gorki Theater 
ist die Besetzung Anthony Hüseyin ein 
Glücksfall. Das gilt für die Rolle Ciwan 
ebenso wie für das musikalische Konzept 
der Inszenierung, für das o verantwort-
lich ist. Bereits existierende Lieder aus 
dem Album „Project O“ kombinierte o 
für die Produktion mit Neukompositio-
nen, türkisch und kurdisch, deutsch und 
englisch gesungen, dazu 80er Jahre-Pop 
und Nina Simones „Wild is the Wind“. 
Vielstimmig, divers ist der Soundtrack 
zur dieser Familienaufstellung. „Weil die 
Geschichte emotional derart aufwühlend 
ist, wollte ich eine Art Teppich schaffen, 
etwas, das das Publikum hält.“  Zugäng-

lichkeit war ein zentrales Anliegen für 
das musikalische Konzept. Bei möglichst 
vielen sollte sich das Gefühl einstellen: 
„Das könnte meine Geschichte gewesen 
sein“. Diese Idee hat sich eingelöst. Kon-
flikte und Traumata der Eltern werden 
im Stück einmal mehr weitergegeben 
an die nächste Generation. Mehr als nur 
Gastarbeitergeschichte ist „Dschinns“, 
auch dank der Musik, eine universelle 
Erzählung über das System Familie. 

JENSEITS VON
GENREGRENZEN

Anthony Hüseyin ist freischaffend. Und 
das Engagement des Maxim Gorki Thea-
ter, das passte gut. Als sie sich bei einer 
Aftershow-Party kennenlernten, hatte 
Yunus Ersoy, damals kuratierende Person 
am Studio   , die Idee, aus Anthony Hüsey-
ins damals gerade erschienenem Album 

„Project O“ ein Stück für die Bühne zu 
machen. Entstanden ist dabei ein Abend 
jenseits der Genregrenzen. Anthony Hü-
seyin trägt langes glitzerndes Gewand, 
goldglänzendes orientalisches Bustier 
über zartem Brusthaar, schimmerndes 
Makeup, angeklebte Wimpern. In diesem 
Kostüm erzählt o die eigene Geschichte. 
Der Junge, der einen anderen Jungen 
liebt, die Sphären seiner Welt erspürt. 
Traditionelle Musik, Zwist mit den Brü-
dern, Angst um die geliebte Mutter, die 
vom Vater unterdrückt wird. Wie Antho-
ny Hüseyin ihr zum Geburtstag Rosen 
und eine Packung Zigaretten schenkte, 
sang und weinte vor Liebe und Scham. 
Das ganz Private wird politisch in der Öf-
fentlichkeit der Theatersituation. Singen 
und Reden ist Ermächtigung. Sprechen 
statt schweigen, hoffen statt verzwei-
feln. Und so ist „Project O“ ein Ein-Per-
sonen-Musical, Lecture-Performance, 

„Uns wird 
beigebracht, dass 

wir uns sicher 
fühlen in der binären 

Geschlechter-
konstruktion. 

In dem Gefühl, 
dass ich da nicht 

reinpasse, hatte ich 
mit meinen 

Kostümen und 
Makeup mein 

Geschlecht längst 
dekonstruiert.“

Anthony Hüseyin

Szene aus „Dschinns“
von Fatma Aydemir,
Maxim Gorki Theater

Szene aus der
Solo-Performance

„Project O“,
Maxim Gorki Theater
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Foroughanfar. Bereits im letzten 
Jahr zeichnete sich das Festival 
durch ein intersektionales und 
kulturell vielfältiges Angebot 
aus. Foroughanfar zieht eine po-
sitive Bilanz: „Es ist insgesamt 
ziemlich gut gelaufen. Eine im-
merwährende Herausforderung 
ist die Frage, wen wir noch er-
reichen können.“ Beispielsweise 
beim Thema Altersdiversität 
sehe sie noch Luft nach oben: 
„Mir ist aufgefallen, dass ich oft 
unbewusst meine Generation 
und jüngere Menschen adressie-
re, zu älteren queeren Lebens-

realitäten fehlt vielleicht noch ein wenig der Zugang“, gesteht 
sich die Kuratorin ein. Sie legt großen Wert darauf, dass alles 
auf Augenhöhe stattfi ndet und sich niemand ausgeschlossen 
fühlt, egal welchen Hintergrund die Personen haben. „Mein 
größter Wunsch ist, dass vor allem queere Menschen mit mi-
grantischem oder muslimischem Hintergrund, die möglicher-
weise in ihrer eigenen Community Diskriminierung erfahren, 
hier zumindest für ein Wochenende einen sicheren Ort haben, 
an dem sie feiern können, wer sie sind“.

Foroughanfar und Wissert ist es zudem wichtig, dass queere 
Themen an ihrem Theater keine Randerscheinung sind und 
sich nicht auf das Festival beschränken. „Queerness auf der 
Bühne ist bei uns kein Fetisch, keine gewollte Programm-
erweiterung. Hier sind Leute zusammengekommen, für die 
Queerness einfach Lebensrealität ist“, sagt Wissert. „Es ist nicht 
so, dass ich als Intendantin sage ‚ich will drei queere Geschich-
ten bis morgen auf meinem Schreibtisch haben‘, sondern die 
Programmplanung läuft ganz organisch ab.“ Durch die Mitar-
beiter:innen sei Queerness immer mit im Raum, queere Texte 
werden so behandelt wie heteronormative. Es sei allerdings im-

„QUEERNESS IST IMMER 
  MIT IM RAUM“

Mit seiner programmatischen Ausrichtung und dem Queer Festival setzt das 
Schauspiel Dortmund ein Zeichen für die queere Community in der Stadt- und

Staatstheaterlandschaft . Für Intendantin Julia Wissert ist noch viel zu tun 

VON FELIX KRIEWALD

Seit einigen Jahren gibt es in 
Deutschland einen rapiden 
Anstieg von queerfeindli-

chen Übergriffen, sogennannte 
Safe Spaces sind für queere Men-
schen wichtiger als je zuvor. Ist 
das Dortmunder Schauspielhaus 
ein solcher sicherer Ort? „Bereits 
durch die Größe des Betriebs mit 
knapp 700 Mitarbeiter:innen 
kann leider nicht vollständig 
gewährleistet werden, dass sich 
queere Menschen in jedem Win-
kel des Hauses sicher fühlen“, 
sagt Intendantin Julia Wissert. 
„Es ist eigentlich absurd, wenn 
man bedenkt, dass die Institution Theater in seiner historischen 
Herkunft ein queerer Safe Space war.“ Man arbeite aber stetig dar-
an, Bias abzubauen, aufzuklären und zu normalisieren. Eine Rol-
le in diesem Lernprozess spiele auch das Publikum, das sich nicht 
davor scheut, Kritik zu üben, die Wissert und ihre Kolleg:innen 
dankend annehmen und umsetzen: „Es ist schön zu sehen, dass 
wir offenbar bei dem Thema schon so viel Glaubwürdigkeit ha-
ben, dass dieser Austausch stattfinden kann.“ Für queerfeindliche 
Vorfälle unter Mitarbeiter:innen hat das Haus eine Diversitäts-
mangerin, die stets ein offenes Ohr für Anliegen aller Art hat. 
Außerdem steht das Haus im ständigen Austausch mit verschie-
denen Kooperationspartnern für Weiterbildungen. Selbst wenn 
die Problemlösung je nach Härte des Vorfalls die Kompetenzen 
der Mitarbeiter:innen übersteigen sollte, werde alles dafür getan, 
externe Instanzen zu Rate zu ziehen, um beispielsweise durch 
Workshops eine Aufklärung zu ermöglichen. Man merkt, dass 
sich das Team hinter der Bühne eine Menge Mühe gibt, sich um 
die Sicherheit queerer Mitarbeiter:innen zu kümmern. 

Wie sieht es auf der Bühne aus? Zum vierten Mal fi ndet im Juni 
das Queer Festival statt. Kuratorin ist zum zweiten Mal Negar 

Anna Opel (sie/ihr)
lebt als Autorin und Theaterüberset-

zerin in Berlin. Sie hat Geschichte und 
Theaterwissenschaft  studiert, schreibt 
Romane, Recherchen und Audiowalks 

sowie Artikel für DIE DEUTSCHE 
BÜHNE, Missy Magazine, NZZ und 
Berliner Zeitung. Den kritischen Blick 

auf die Hierarchien des Theater-
systems teilt sie mit Anthony Hüseyin. 

Forschungsbericht darüber, was es heißt, 
eine queere, nichtbinäre Person of Co-
lor mit türkisch-kurdischen Wurzeln zu 
sein. All das unter dem liebenden Auge 
des O, dem genderneutralen türkischen 
Personalpronomen, Symbol für Mensch-
sein jenseits des binären Codes.  

Der künstlerische Weg führte Hüseyin 
Badıllı (so der bürgerliche Name) weg 
von der Heimat, weg von den Brüdern. 
Studium des klassischen Gesangs und 
Jazz-Ausbildung in Istanbul und Rotter-
dam. Dort nimmt o einen neuen Namen 
an, eine neue Identität, arbeitet an der 
Flexibilität der Stimme, die nicht fest-
gelegt werden will auf ein Geschlecht. 
Stattdessen fl iegt sie und fl ießt. In der 
Opernwelt sind bestimmte Stimmlagen 
an spezifi sche Rollen geknüpft. Antho-
nys Hüseyins Stimme gilt als Tenorbuf-
fo, für dramatische Rollen ungeeignet. 
Schon wieder Schubladen und Katego-
rien, die das Feld kleiner machen. Bei 
der Ausbildung sei es darum gegangen, 
die Flexibilität der Stimme zu trainieren, 
Stimmtechniken zu erlernen, mit denen 
unterschiedliche Regionen des Stimm-
apparats anzusteuern sind: Arbeit an 
Diversität in einer Gesellschaft, die ihre 
Kategorien pfl egt.

Anthony Hüseyins Performance „Play-
ing Possum. My Brothers might kill me“ 
kam im Jahr 2015 beim Alert Live Art Fes-
tival in Helsinki heraus. Sich öff entlich 
totstellen, um zu überleben! Unter dem 
Eindruck einer konkreten Drohung aus 
der Familie inszenierte o die eigene Be-
erdigung. Keine Angst vor Provokation 
oder diese Angst in Veränderungsenergie 
ummünzen. Im Jahr 2018 zog Anthony 
Hüseyin aus Rotterdam nach Berlin.  O 
befragte die eigene geschlechtliche Iden-
tität, ein weiterer wichtiger Schritt auf 
dem persönlichen und künstlerischen 
Weg. „Uns wird beigebracht, dass wir 
uns sicher fühlen in der binären Ge-
schlechterkonstruktion. In dem Gefühl, 
dass ich da nicht reinpasse, hatte ich mit 
meinen Kostümen und Makeup mein 
Geschlecht längst dekonstruiert.“ Sich 
als nichtbinär zu begreifen, das war, als 
betrachte man die Welt durch eine neue 

Linse. Die Dinge waren eher auf einem 
Spektrum angeordnet als säuberlich ge-
trennt oder gar in Gegensätzen konstru-
iert. In dieser Zeit entstand „Project O“ 
als Album und später als Bühnenshow.

KLASSISTISCHES
THEATERSYSTEM

Nach der langen Reise zu sich selbst 
blickte Anthony Hüseyin zurück nach 
Urfa, entdeckte queere Aspekte in der 
traditionellen Kultur. O erzählt von den 
Liedern, die die Männer bei ihren mu-
sikalischen Zusammenkünften im Dorf 
singen. Ganz unter sich essen sie Çiğ 
Köfte und genießen die Gemeinschaft. In 
einem bekannten Lied wird ein gewisser 
Ömer besungen. „Sei mein Pascha, sei 
mein Sultan“ singen die Männer, wollen 
Ömer ganz für sich allein. In der Produk-
tion „Project O“ performt Anthony Hü-
seyin eine jazzige Version dieses Songs. 
Während im Hintergrund auf einem 
Video die Männer von Urfa singend zu 
sehen sind, betritt eine queere Person, 
Ömer, die Bühne, kommt verführerisch 
tänzelnd auf Anthony Hüseyin zu. 

Vieles ist gelungen auf dem künstleri-
schen Weg. 2023 wurden für die Lang-
zeit-Performance-Ausstellung „No Inter-
mission“ zwei Werke Anthony Hüseyins 
vom Marina Abramović  Institute in Ams-
terdam beauftragt. Die Arbeit am Gor-
ki, der Performance-Auftritt beim Queer 
Festival am Schauspiel Dortmund mit 
„O“, Auftritte in der Kantine am Berghain, 
Anthony Hüseyin ist sichtbar geworden 
mit Virtuosität und eigener Geschichte, 
erschließt neues Terrain, bezieht sich 
souverän auf die musikalischen Wurzeln, 
und hat viele neue Ideen. 

Als queere Person ist es allerdings oft 
schwierig, im immer noch klassistischen 
Theatersystem Räume zu fi nden, The-
men unterzubringen, auf Proben wirk-
lich auf Augenhöhe zu sein. „Oft sollen 
wir queere Personen dankbar sein, dass 
wir mitmachen dürfen. Unsere Positio-
nen werden zu wenig gehört. Ich wün-
sche mir mehr Wertschätzung für unse-
ren Input und unsere Kompetenz, auch 

was Diskriminierung angeht.“ Es gilt also 
die traditionellen Institutionen zu befra-
gen, Opern, Theater und das Repertoire. 
„Crime of Passion, (Verbrechen aus Lei-
denschaft)“ heißt das neue Stück, gerade 
in Arbeit. Ein Produktionsort dafür wird 
noch gesucht. Es geht um Femizid als To-
pos der Opernliteratur. „Ist doch seltsam, 
dass reiche weiße Männer in prunkvollen 
Opernhäusern gern zusehen, wie Frauen 
umgebracht werden.“ In der Tat. Salome, 
Carmen und Violetta, große Figuren aus 
dem Kanon, dazu Femizide der Gegen-
wart. Wir kommen unweigerlich auf 
Gaza zu sprechen. Anthony sieht einen 
Zusammenhang zwischen dem binären 
Denken und der Art und Weise, wie die-
ser Konfl ikt behandelt wird: „Aus meiner 
nichtbinären Perspektive sehe ich deutli-
che Parallelen zwischen der patriarcha-
len Behandlung von Transgender-Frau-
enkörpern und der Kolonialisierung von 
Nationen.“ Leider ist die Unterwerfung 
ein Prinzip des Patriarchats. 

Um all dem etwas entgegenzusetzen, 
arbeitet Anthony Hüseyin an neuen Bil-
dern und Perspektiven. Diese fordern 
gewohnte Strukturen heraus, inspirie-
rend und oft auch unbequem für den Be-
trieb. Aber genau darum, um das Neue, 
das kritische Denken geht es schließlich 
in der Kunst. Anthony Hüseyins „hOpe 
Shaped Songs“, Fortsetzung des vorigen 
Albums, werden als EP am 10. Oktober 
2024 in der Kantine am Berghain released. 
In dem queeren Hochzeitslied, das darin 
vorkommt, sind alle Kriege vorüber.

Schauspiel Dortmund
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Wer war Catharina Linck? Angela Stei-
dele hat darüber das Buch „In Männer-
kleidern“ geschrieben, für das sie die 
vorhandenen Prozessakten sichtete, was 
wiederum Marcus Everding zu seinem 
Stück inspirierte. Sie muss eine Art Till 
Eulenspiegel gewesen sein, der es Spaß 
machte, die Leute zum Narren zu halten. 
Mit fünfzehn zog sie Männerkleider an, 
nannte sich Anastasius Lagrantinus Ro-
senstengel (schon der Name ist ein Witz!) 
und meldete sich als Soldat für den Spa-
nischen Erbfolgekrieg, wo sie jahrelang 

Die Martinikirche, die gotische 
Stadtkirche aus dem 13. Jahrhun-
dert mit den beiden arg unter-

schiedlich großen Kirchtürmen (was für 
ein schräges Symbol!) scheint auf den 
ersten Blick als Spielort für „Ich bin dann 
er“ von Marcus Everding ideal. Die Hand-
lung gehört an diesen historischen Ort 
Halberstadts – und zugleich in die Ge-
genwart. „Dort vorn bauen wir das große 
Holzpodest für den Bürgerchor“ (Ausstat-
tung: TOTO), sagt Regisseurin Rosemarie 
Vogtenhuber-Freitag. Der Altarraum 
wird ebenfalls bespielt. Das Harztheater 
hat von der evangelischen Kirchenge-
meinde alle Freiheiten dafür bekommen. 
Und der Oberbürgermeister war sogar 
bei der Konzeptionsprobe dabei. 

Der Raum aber ist schwierig, die Akus-
tik in der gotischen Hallenkirche bleibt 
selbst für sehr langsam von der Kanzel 
sprechende Pfarrer eine Herausforde-
rung (die Hallzeit beträgt 4,5 Sekunden), 
doch wie soll man so Theater spielen, mit 
schnellen dramatischen Wortwechseln? 
Eine Halberstädter Mäzenin fi nanziert 
nun die eigens für den Raum konzipier-
te Tonanlage. Man sieht es Halberstadt 

DAS 
ABENTEUER 
MANN
Das Harztheater in Sachsen-Anhalt 
nimmt sich in „Ich bin dann er“ von 
Marcus Everding der historischen Figur 
Catharina Margaretha Lincks an. Sie 
beschloss als Mann zu leben, heiratete 
eine Frau und wurde 1721 in Halberstadt 
hingerichtet

VON GUNNAR DECKER

Über das Stück:
„Ich bin dann er“

Catharina Margaretha Linck 
beschließt mit 15 Jahren, als Mann 
zu leben und wird zu Anastasius 

Lagrantinus Rosenstengel. Rosen-
stengel heiratet schließlich eine 

Frau. Nach Enttarnung der Bezie-
hung, wird Linck alias Rosensten-
gel mit 34 Jahren als letzt Frau in 

Halberstadt hingerichtet.
Premiere: 28.6.2024, danach 
fi nden Sie hier unsere Kritik:

St. Martini
in Halberstadt

mer noch schwierig, queere Themen abseits von Festivals oder 
Themenschwerpunkten nachhaltig in der Struktur des Theaters 
zu verankern, noch immer gebe es viele heteronormativ gepräg-
te Menschen in Machtpositionen, die sich vor anderen Lebens-
realitäten verschließen und nur in ihrer eigenen, privilegierten 
Weltsicht agieren.

„Wir wollen queere Geschichten glaubwürdig in all ihren Kom-
plexitäten auf die Bühne bringen“, formuliert Wissert den An-
spruch des Hauses. Und das funktioniert fantastisch: die Liebes-
geschichte „I wanna be loved by you“ von Shari Asha Crosson 
erzählt in aller Sinnlichkeit und Zerbrechlichkeit die Beziehung 
von zwei Schwarzen Frauen. Neben allgemeingültigen Proble-
men (Gebe ich zu viel Liebe? Zu wenig? Was, wenn sie Zwiebeln 
anders schneidet als ich?) wird auch auf identitätsspezifi sche 
Umstände wie generationales Trauma und mangelnde Selbstak-
zeptanz eingegangen. Und dann nach der anfänglichen Schock-
verliebtheit die ängstliche Frage: „Ist sie überhaupt…?.“ Akasha 
Daley und Dena Abay spielen ihre Rollen „She“ und „Her“ so 
intensiv, dass einem hin und wieder die Tränen kommen.

Die Kunstformen übergreifende Debatte, ob queere Charaktere 
auch nur von queeren Schauspieler:innen dargestellt werden 
sollten, sei wichtig und werde auch am Haus geführt, sagt die 
Intendantin. Jedoch dürfe sie als Arbeitgeberin queere Identitä-
ten aus persönlichkeitsrechtlichen Gründen nicht abfragen. Die-
se Herausforderung in Bezug auf den Themenkomplex Gender 
meistert das Dortmunder Schauspielhaus mit seiner Umsetzung 
von Shakespeares Verwechslungskomödie „Was ihr wollt“. Das 
Konzept der Geschlechtsidentität wird durch hervorragende Be-
setzung und Kostüme bis hin zur völligen Aufl ösung abstrahiert. 
Es spielt letztendlich keine Rolle, wer welche Rolle spielt. Ein 
besonderer Glücksgriff  ist dabei Viet Anh Alexander Tran, der 
mit seiner großartigen Wandlungsfähigkeit nicht nur Viola/Ce-
sario sondern auch noch deren Bruder Sebastian auf die Bühne 
bringt. Diese Inszenierung schaff t eine postgeschlechtliche Uto-
pie. Diese auch in der Realität anzustreben, bedeutet viel Arbeit. 
„Es wäre vermessen zu sagen, die Situation ist von jetzt auf gleich 
ideal“, so Julia Wissert. „Stattdessen wäre es bereits richtig toll, 
sich jedes Jahr um ein Prozent zu verbessern.“ 

Felix Kriewald (er/ihm)
studierte Musikjournalismus an der TU Dortmund 

und arbeitet als freier Journalist. Neben Beiträgen für 
Print- und Onlinemagazine schreibt er Programm-

texte und hält Konzerteinführungen. Queere Themen 
liegen ihm persönlich sehr am Herzen, deswegen hat 

sich dieser Text wie von selbst geschrieben.

nicht an, aber es gibt hier ein Bürger-
tum, bei dem sich Wissen um die Stadt-
geschichte mit Kunstsinn verbindet.  

Vielleicht war auch im 18. Jahrhundert 
schon etwas von dieser Toleranz da? Ja, 
sagt Rosemarie Vogtenhuber-Freitag, 
aber das tolerante Bürgertum erlitt mit 
der Hinrichtung von Catharina Linck 
im Jahre 1721 eine schwere Niederla-
ge. Sie wurde, vierunddreißig Jahre alt, 
gleich nebenan auf dem Fischmarkt mit 
dem Schwert enthauptet. Es war die letz-
te öff entliche Hinrichtung einer Frau, 
die man in der Stadt jedoch off ensicht-
lich nicht wollte. Der Befehl zur Hin-
richtung kam aus Berlin vom Soldaten-
könig Friedrich Wilhelm I., dem Vater 
von Friedrich II. Dessen Jugendfreund 
Katte ließ er vor den Augen des Kron-
prinzen hinrichten – zur männlichen 
Abhärtung. Homoerotische Neigungen 
hatten sie wohl beide, Vater wie Sohn. 
Doch der Soldatenkönig, der seine gut 
gewachsenen Jungs in Uniform liebte 
(und sie sogar für sich tanzen ließ, wie 
es heißt), sie darum immerhin nicht in 
den Krieg schicken wollte, demonstrier-
te nach außen hin regelmäßig Härte.

unerkannt unter Männern lebte und mit 
ihnen kämpfte. Sogar ins Bordell ging sie 
mit – der von ihr gefertigte Dildo, den 
sie off enbar geschickt zu benutzen ver-
stand, ließ sie dort nicht weiter auff allen. 
Die Erfahrung, die sie als Soldat machte: 
Als Mann kann man viel abenteuerli-
cher leben, darf man fast all das tun, was 
man als Frau nicht darf! Aber auch da-
nach wirbelte sie alle herrschenden Kon-
ventionen der Zeit durcheinander. Herr 
Rosenstengel wird Prophet einer Sekte, 
konvertiert in Münster zum Katholizis-
mus (weil es dafür eine Prämie gibt) und 
kurz darauf zurück zum Protestantismus 
(weil es auch dafür wieder Geld gibt). 
Dann folgt in Halberstadt die Hochzeit 
mit einer Frau, die vor Gericht schwören 
wird, sie habe nicht gemerkt, dass ihr 
Mann eine Frau ist. Während Catharina 
Linck wegen „Unzucht mit einem Wei-
be“ hingerichtet wird, kommt sie für drei 
Jahre ins Arbeitshaus.

War Catharina Linck das, was man heute 
queer nennt? Man weiß nicht genau, ob 
sie überhaupt bisexuell oder lesbisch war 
oder einfach die Freiheit der Männerrol-
le genoss. Während es bis ins Mittelalter 

Buch: „In Männerkleidern“ Über das Leben 
der Catharina Margaretha Linck alias Anasta-
sius Lagrantinus Rosenstengel. Biografi e und 

Dokumantation von Angela Steidele. Insel 
Verlag, 2021
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GRENZEN- 
SPRENGENDE 
SPIELSTÄTTE
Das Ballhaus Ost in Berlin zeigt sich als 
Experimentierbühne auf der Suche nach 
Alternativen zu normativen Strukturen. Hier 
fi ndet queeres Theater sowohl strukturell im 
Haus als auch auf der Bühne seinen Platz

VON RALF STABEL
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Ralf Stabel (er/ihm)
ist promovierter Theater- und

Tanzwissenschaft ler, Historiker und 
Publizist. Zu seinen Tätigkeiten zählt die 

Arbeit als Theaterkritiker, Dramaturg, 
Hochschullehrer. Bis 2020 war er Leiter 

der Staatlichen Ballettschule Berlin.
Queeres Theater zeigt für ihn Lebensfor-
men, die es vorher scheinbar nicht gab, 

obwohl sie immer da waren.

die erste eigene, frei produzierte Projekte 
realisieren möchten. Dazu gehört auch 
Rodrigo Zorzanelli. 

Rodrigo Zorzanellis Arbeit will sich, so 
die Ankündigung, mit Non-Binarität, fe-
ministischer Autofi ktion, unsichtbaren 
Strukturen, Bürokratie und Zugehörig-
keit beschäftigen. Zorzanelli probt das 
Stück „multiple memberships“ im Thea-
terhaus Mitte, einer umfunktionierten 
Berliner Schule. In dem Solo sollen per-
sönliche Erfahrungen der Einbürgerung 
in Deutschland und des Coming Outs 
als nichtbinär thematisiert werden. Mit 
einer Polaroidkamera wird der Weg der 
Veränderung von einem männlichen zu 
einem weiblichen Aussehen dokumen-
tiert. Doch hier wird es problematisch: 
Was ist männlich, was weiblich? Warum 
beschreiben und bewerten wir das eine 
gegenüber dem anderen überhaupt so?

Wir erleben, wie sich Rodrigo Zorzanelli 
mittels blauer Kontaktlinsen, Schminke, 
Stiefl etten und einer blonden Perücke 
vor den Augen der Zuschauer:innen – 
verstärkt sichtbar durch Vergrößerungs-
gläser – verwandelt und diese Transition 
nicht nur von männlich zu weiblich, son-
dern auch von fremd zu vertraut sprach-
lich begleitet und damit kontextualisiert. 
„Als ein migrantischer queerer Körper in 
Deutschland ist es mir wichtig, in meiner 
künstlerischen Arbeit eine Utopie für 
Menschen wie mich vorzustellen. Mir 
ist auch wichtig, meine Arbeit in einem 
Kontext zu zeigen, der queere Lebensfor-
men anerkennt und unterstützt. Das spü-
re ich aus vielen Gründen im Ballhaus 
Ost“, meint Rodrigo Zorzanelli zu dieser 
aktuellen Arbeit. 

Theater hat Normalität schon immer 
infrage gestellt, im Theater ist auch das 
Unmögliche möglich. Ebenso werden 
Geschlechterstereotype von alters her 
hinterfragt. Nicht nur bei Shakespeares 
permanentem Spiel mit Identitäten oder 
den klassischen Hosenrollen in der Oper. 
Auch in Musical und Operette werden 
herkömmliche Rollen umgedeutet und 
das nicht nur in Werken wie „Ein Käfi g 
voller Narren“ (La Cage aux Folles). 

Gunnar Decker (er/ihm)
promovierter Philosoph, lebt und 
arbeitet in Berlin als Publizist und 

Buchautor. Zuletzt: „Rilke. Der ferne 
Magier", Siedler Verlag 2023. Die 
Begegnung mit der Biografi e von 

Catharina Linck ließ ihn das Abenteuer 
Männlichkeit in neuem Licht sehen.

eine gewisse Gelassenheit gegenüber dem 
„androgynen Adam“ gab, man ganz selbstver-
ständlich darum wusste, dass jeder Mensch 
aus männlichen und weiblichen Anteilen 
besteht, änderte sich das ausgerechnet an der 
Schwelle zur Aufklärung. Gerade der Halle-
sche Pietismus zu Beginn des 18. Jahrhun-
derts mit seinem starren „Pfad der Tugend“ 
galt in dieser Hinsicht als völlig humorlos. 
Und Catharina Linck war als Waise in den 
Franckeschen Stiftungen in Halle aufgewach-
sen. Man kann sich vorstellen, was das für 
einen rebellischen Geist wie sie bedeutete.

Die Halberstädter Bürger mochten sich da-
mals wohl mehrheitlich weniger über die 
„Unzucht“ erregt haben und auch der Ob-
rigkeit war das eher egal. Ihr ging es um 
Zucht und Ordnung im Lande. Und da war 
Catharina Linck alias Herr Rosenstengel ein 
gefährlicher Unruhestifter, an dem man ein 
Exempel statuieren musste. Wie will man das 
auf die Bühne bringen? Die historische Ca-
tharina Linck (Ronja Donath) bekommt eine 
Doppelgängerin von heute (Alice Macura) 
zur Seite gestellt, um die Spannung zwischen 
Gestern und Heute, in Sachen Geschlech-
terrollen und Machtstrukturen, präsent zu 
halten. Catharina Linck, so das Ziel der In-
szenierung, soll sich in der Martinikirche 
selbst begegnen! Kein bloßes Historienspek-
takel also, sondern zugleich ein Diskurs über 
Macht und Ausgrenzung. Deshalb steht auch 
ein Bürgerchor auf der Bühne, der macht, 
was ein Chor seit jeher im Theater macht: 
Er kommentiert, streitet, forciert und bremst 
das Geschehen nach eigenem Gutdünken. 
Die Frage bleibt: Wofür ist Catharina Linck 
überhaupt enthauptet worden? Rosemarie 
Vogtenhuber-Freitag: „Eigentlich nur dafür, 
dass sie so war, wie sie war.“       

Das Ballhaus Ost präsentiert sich als 
„Experimentierbühne für unter-
schiedlichste Formen zeitgenös-

sischen Theaters.“ Es lädt das Publikum 
dazu ein, „neue Wege der künstlerischen 
Auseinandersetzung mit heutigen Le-
benswirklichkeiten zu erleben und zu 
entdecken.“ Sowohl die ästhetischen Mit-
tel als auch das breite thematische Spek-
trum sind geprägt von einer gesellschafts-
kritischen Haltung und der Suche nach 
Alternativen zu normativen Strukturen. 
Auch queeres Theater hat hier in den letz-
ten Jahren seinen Platz gefunden: Queere 
Künstler:innen gestalten queere Themen 
und fi nden dafür auch neue Formen. 

Das Ballhaus Ost befi ndet sich im Stadt-
bezirk Prenzlauer Berg. Heute chic, 
früher alternativ. Queer klingt da nicht 
nur anders, es ist auch anders. Aber was 
macht eine Bühne zu einem queeren 
Spielort? Niemand bekommt das Siegel 
Queere Bühne verliehen. Man muss sich 
selbst dazu bekennen. 

Die anfänglich selbstverwaltete Künst-
ler:innen-Bühne Ballhaus Ost befi ndet 
sich seit 2006 im Hinterhaus der Pappel-
allee 15. Als Auff ührungssaal dient der 

ehemalige Festsaal der 
Freireligiösen Gemeinde. 
Anfangs wurde das Thea-
ter kurzfristig über die 
Berliner Spielstättenförde-
rung fi nanziert, jetzt über 
die immerhin jeweils für 
vier Jahre gesicherte Kon-
zeptförderung. Die Idee 
der Gründer:innen war 
es, einen Ort für Themen, 
Ästhetiken und Arbeits-
weisen zu schaff en, für die 
im herkömmlichen Stadt- 
und Staatstheater kein 
Platz war und ist. Das Kon-
zept scheint aufzugehen. 
Inzwischen kuratiert ein 
dreiköpfi ges Programm-
team – bestehend aus Ozi 
Ozar, Daniel Schrader 
und Anne Brammen – die 
Spielpläne. Gefördert wer-
den auch Künstler:innen, 

Im Gespräch mit Anne Brammen vom 
Ballhaus Ost wird deutlich, dass es bis-
her stets um Mann oder Frau ging, nun 
aber um all jene, die sich jenseits dieser 
Zuschreibung befi nden, sichtbar werden 
möchten und auch dürfen. Die Auf-
listung der Künstler:innen, die seit der 
Gründung am Ballhaus Ost tätig waren, 
ist umfangreich. Nicht auf alle passt der 
Begriff  queer, aber alles andere als ge-
wöhnlich scheinen sie sämtlich gewesen 
zu sein. 

Doch auch für etablierte Künstler:innen 
ist das Ballhaus eine Spielstätte. Dazu ge-
hört unter anderem Das Helmi. In der 
Reihe „Die Suche nach der Ur-Oper“ prä-
sentiert das Helmi Puppentheater Kollektiv
ihr Stück „ICH FRIDA Du DIEGO“. In 
dieser Performance gestalten die zwei 
Puppenspieler:innen Okka-Esther Hun-
gerbühler und Emir Tebatebai den Tages-
ablauf von Frida. Das Helmi fi rmiert nicht 
ausdrücklich unter dem Label „queer“, 
aber wenn Emir Tebatebai als Kunstfi -
gur mit Rock und Blümchenspangen im 
Haar agiert, sieht das durchaus non-cis-
ig aus. Mit ihren Handpuppen sind die 
beiden Darsteller:innen Frida und Diego 
und begleiten Frida ins MRT und ins Ate-
lier, zu einer Ausstellungseröff nung und 
zu einem Dinner. Denn Frida malt auch: 
„Ich male keine Träume, ich male meine 
eigene Realität.“

Vielleicht ist das ein Schlüssel zu einem 
besseren Verständnis von queerem Thea-
ter: Das Erkennen und Anerkennen eige 
ner Realitäten im anderen – im Theater 
und im Leben. 

Ballhaus Ost, Berlin
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16.   Aug   ―   15.   Sept 2024

Tickets und das gesamte 
Programm auf ruhrtriennale.de

� e Faggots and � eir Friends 
Between Revolutions
TED HUFFMAN, PHILIP VENABLES
ab 17.   Aug Jahrhunderthalle Bochum
Musiktheater Deutsche Erstau� ührung

Pferd frisst Hut
HERBERT GRÖNEMEYER, HERBERT FRITSCH, 
THOMAS WISE, CHOR DES THEATER BASEL, 
BOCHUMER SYMPHONIKER
ab 11. Sept Kra� zentrale, Landscha� spark Duisburg-Nord
Musiktheater Deutsche Erstau� ührung

Pump Into � e Future Ball
GEORGINA PHILP, THE ICONIC HOUSE OF ST. LAURENT
ab 31. Aug Jahrhunderthalle Bochum
Tanz 

Gesellscha� er und
ö� entliche Förderer

Projektförderung

Pferd frisst Hut, Foto: Thomas Aurin

ANZEIGE

Vor einiger Zeit bin ich auf der Internetseite eines deut-
schen Staatstheaters gelandet, das das Theater als einen 
Ort der Unterhaltung und der gesellschaftspolitischen 

Auseinandersetzung, der Verzauberung und als Zukunftswerk-
statt begreift. Auch ich lege meine Hoffnungen in das Theater 
als einen utopischen Raum der immer-
währenden Transformation und der gesell-
schaftspolitischen Möglichkeitsräume, in 
denen Zukunftsvisionen schonmal „ange-
testet“ werden können.

Dem entgegen steht etwas, was Alok Vaid-
Menon, nichtbinäre*r Autor*in und trans* 
Aktivist*in, wie folgt beschreibt: „Pow-
er can be defi ned as the ability to make a 
particular perspective seem universal.“ Die 
spezifi sche Perspektive, die sich strukturell 
durch die Theater zieht, ist dabei immer 
noch vornehmlich männlich, weiß, cis und 
heterosexuell –- ein Glück also, dass das 
Sichtbarmachen von queeren und margina-
lisierten Perspektiven immer mehr im Dis-
kurs ankommt! 

Eine elementare Stellschraube in Richtung 
eines diverseren Theaters der Vielen sind da-
bei die Ausbildungsinstitutionen. Denn wie sollen die Theater 
diverser werden, wenn der Nachwuchs es nicht ist? Wenn es kei-
ne diversen Schauspieler*innen, keine diversen Dramatiker*in-
nen, Dramaturg*innen, Regisseur*innen, Intendant*innen gibt, 
die in die Lücke nachrücken, die durch generationellen Wandel 
ganz automatisch entsteht? Ich selber studiere aktuell Regie im 
dritten Jahr an der Akademie für Darstellende Kunst Baden-Würt-
temberg. Die ADK hat eine sehr engagierte und verhältnismäßig 

diverse Studierendenschaft. So gibt es eine Awarenessgruppe, 
die sich unter anderem dafür eingesetzt hat, dass auf Flyern, 
Programmheften und im Internet neben den Namen die Pro-
nomen (also er/ihm, sie/ihr, oder geschlechtsneutrale Anreden 
wie beispielsweise they/them) geschrieben werden, die die Bitte 

nach Pronomen-Workshops für die Lehre 
und die Verwaltung gestellt hat, sich ein-
mal im Jahr mit allen trans* und nichtbinä-
ren Studierenden zusammensetzt und sich 
über aktuelle Erfahrungen an der Akade-
mie austauscht.

Auf Seiten der Mitarbeiter*innen gibt es an 
der ADK drei Gleichstellungsbeauftragte 
mit unterschiedlichen Diskriminierungs-
erfahrungen. Im Bereich der Lehre arbei-
ten unter anderem Dozent*innen die das 
Act Out Manifest mitgegründet haben, die 
queere Arbeiten live und im Netz inszenie-
ren und sich neben dem Theatermachen als 
Aktivist*innen verstehen.

Und auch auf Ebene der Hochschulleitung 
werden immer wieder Türen für queere 
Diskurse geöff net. Ganz praktisch wurden 
beispielsweise die Kosten für die Teilnahme 

am Umzug des Christopher Street Days übernommen, inklusi-
ve dem Druck von Pride-Fahnen mit ADK-Logo.

Was auf den ersten Blick wie ein „queer heaven on earth“ klingt 
ist es wahrscheinlich irgendwo auch, und trotzdem ist Diversi-
fi zierung ein Prozess, der auch an der ADK noch längst nicht 
abgeschlossen ist. So sind wir Studierenden durch das Curricu-
lum nicht nur an der ADK immer noch eingeladen uns an der 

Weimarer Klassik, Antike und Co. abzuarbeiten, inszenieren 
„Romeo und Romeo“ oder „Die Leiden der jungen Lotte“. Aber 
auch diese Inszenierungsstrategien nutzen sich irgendwann ab: 
Statt Stoff e, die in ihrem Kern patriarchal, heteronormativ und 
weiß geprägt sind immer wieder gegen den Strich zu bürsten, 
wäre es doch mal einen Gedanken wert, auf Seiten der Hoch-
schulen von vornherein andere Arbeits-
einladungen auszusprechen.

Ich fi nde, dass sich die Hochschulen durch 
das ausschließliche Weitervermitteln eines 
Kanons, der sich an einer Dominanzkul-
tur orientiert, mitschuldig machen am 
Unsichtbarmachen von marginalisierten 
Stimmen. Ganz praktisch ist in der Hin-
sicht eine Seminarreihe interessant, die 
meine Kommiliton*innen und ich im letz-
ten Semester besucht haben. Hier wurden 
verschiedene (diverse) Künstler*innen ein-
geladen, die in Form von Stückentwicklun-
gen, autofi ktionalen Formaten und mit 
Gegenwartsdramatik arbeiten. Durch Wis-

DIE LEHRE
DIVERSIFIZIEREN!

Merle Zurawski studiert Regie an der Akademie für 
Darstellende Kunst Baden-Württemberg und sieht Diversifi zierung im Lehrplan als 

einen anhaltenden Prozess zu einem Theater der Vielen

VON MERLE ZURAWSKI

„Ich wünsche 
mir, dass 

Studierende 
und Dozent*in-
nen gemeinsam 

aus einer 
Theatertradition 
abseits des he-
teronormativen 
Kanons lernen 

und lehren.“

Merle Zurawski (they/them)
wurde 2000 in Oldenburg geboren, studiert 

seit 2021 Regie in Ludwigsburg. Zuvor 
assistierte Merle Zurawski am Theaterhaus 
Jena. Neben dem Regieführen schreibt und 

performt Merle Zurawski, dreht Filme, ist 
theaterpolitisch aktiv und wird seit 2022 von 
der Hans-Böckler-Stift ung als Stipendiat*in 

gefördert. Die Arbeit „AGAMEMNOMNOM-
NOM – vier fi erce fl inta*s futtern ihre väterbo-
yfriendsabuser zum dessert“ wurde 2024 zum  

Körber Studio Junge Regie eingeladen.

sensvermittlung in diesen Bereichen können wir Regiestudieren-
de uns unabhängiger vom etablierten Kanon machen.

„Queerness bedeutet im Wesentlichen die Ablehnung des Hier 
und Jetzt und das Beharren auf der (konkreten) Möglichkeit 
einer anderen Welt“, das fand schon José Esteban Muñoz, kuba-

noamerikanischer Theoretiker und Hoch-
schullehrer, unter anderem auf dem Ge-
biet der Queer-Theorie. Für die konkrete 
Möglichkeit einer anderen Welt wünsche 
ich mir, dass an den Theaterhochschulen 
zunehmend eine Theatertradition der 
Vielen gelehrt wird, die von Studierenden 
fortgelebt wird, die eine heterogene Ge-
sellschaft abbilden. Dass diese Studieren-
den von Dozent*innen begleitet und aus-
gebildet werden, die diverse Perspektiven 
vertreten, dass sie gemeinsam aus einer 
Theatertradition abseits des heteronorma-
tiven Kanons lernen und lehren, und diese 
durch vielstimmige Inszenierungsprakti-
ken weiterschreiben.
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KINGS UND QUINGS 
Kuratorin Bridge Markland zeigt persönliche Eindrücke vom Festival go drag! munich. 

Im Mittelpunkt waren dieses Jahr nicht die Drag Queens, Männer, 
die Frauen verkörpern, sondern Drag Kings und  Drag Quings (Wortverbindung aus Queen 

und King), dargestellt von weiblichen, trans* und nichtbinären Künstler:innen

VON BRIDGE MARKLAND

Bridge Markland (sie/ihr)
ist eine Berliner Performerin und Virtuosin des Rollenspiels 

und der Verwandlung. Mit Leichtigkeit überschreitet sie 
Grenzen zwischen Sub- und Hochkultur, Tanz, Theater, 

Cabaret, Drag, Genderperformance und Puppentheater. Seit 
1985 steht sie professionell auf der Bühne, tourte mit ihren 

Shows weltweit. Bridge Markland ist eine Pionierin der Drag- 
und Genderperformance in Deutschland, von ihr initiert fand 

2002 das erste internationale go drag! Festival statt, 2022 
das zweite, 2024 das dritte – diesmal in München.

1 Pandora Nox, „Drag Race Germany“-Gewinnerin 
2023, ein all around Superwoman. Pandora tanzt 
als wäre sie elektrisch aufgeladen und erstaunt 
Zuschauer:innen aufs Höchste.
2 „Bridge Markland – nathan in the box“: Meine 
Ein-Frau-Playback-Theater-mit-Puppen-und-Pop-
musik-Version von Lessings „Nathan der Weise“ 
auf unserem Festival zeigen zu können, hat mir 
extrem viel bedeutet. Drag in theatraler Form, die 
Nathan in die heutige Zeit katapultiert.
3  „Nancy Nutter: ON DRAG“:  Nancy Nutter 
führt uns durch die persönliche Geschichte eines 
kleinen Jungen im Norden Englands, der in den 
Kleidern der Schwestern rumturnt, später nach 
Berlin geht um ein Drag King-Star zu werden, dann 
doch die hormonelle Transition beginnt in Rich-
tung Frau, sich aber für nichtbinär entscheidet.
4 Naza Lotus, asiatische Drag-Kreatur die uns 
in kreativsten Weiten durch asiatische Mythen 
treiben lässt, durch die visuell Unfassbares zu 
Tage tritt, was wir nicht verstehen, was uns aber 
komplett fasziniert und bereichert.
5 Claire Dowies grandios britisch humorig vorge-
tragene Geschichte einer Frau, die aufwacht und 

bemerkt, wie sie sich in einen Mann verwandelt. 
6 „Peter (alias Cora) Frost und Band size 45“ 
nehmen uns auf eine grandiose Konzertreise zu 
„wir verstehen diese Welt nicht – aber wir LIEBEN 
sie.“ So wundervoll sind die Texte, der Sinn ist nicht 
wichtig, sie klingen großartig.
7 Alexander Cameltoe mit dem wunderbarsten 
Talent für grandioseste Kostüme als roboterisiren-
der Coin Operated Boy aus dem Videogame „Cy-
berpunk 2077“. Ich durft e auch mal eine Münze 
werfen, damit er sich weiterbewegt.
8 Die Band „CUMA“ bewegt sich musikalisch von 
traurigem Weltschmerz zu höchsten Glücksgefüh-
len. Ein Drag King-Sänger, ein Mann im Kleid am 
Saxophon und die brasilianische Musiker:in. Wie 
schön und klangvoll.
9 Vujo, Polnischer Drag King – Spezialist für 
tiefste Gender-Gefühle, bringt diese sensibel an 
die Oberfl äche und transformiert sich durch die 
Geschlechterwelten.
10 Mieze McCripple und Dysplasia McCripple 
geben uns die inklusivste Drag-Freude in ihren 
herzerfrischenden Darbietungen, die uns zeigen: 
Drag ist für alle da und Drag saves lives!!!

1 2 3

4 5

6

7

10

8 9
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 FESTIVAL IN BILDERN 



Peer Mia Ripberger (möglichst  
keine Pronomen)

begann die künstlerische Tätigkeit bereits im 
Studium in Hildesheim und Zürich. Eigene 
Texte und Inszenierungen für Theater u. a. 

in Augsburg, Trier, Hamburg und Göttingen. 
Seit 2018 Intendanz des Instituts für theatrale 

Zukunftsforschung im Tübinger Zimmer-
theater, wo er zuletzt die Theater-Serie „Im 

Taumel des Zorns“ mit konzipiert hat.

nun habe ich 
mich verloren
im regenbogen
durchscheinend
transparent

* 
sonne und 
regen
gebrochen
scharfkantig
das licht  
hat mich  
zerschnitten
mitten hindurch 
feinsäuberlich
wie ein laser

* 
ach
was
so bist du zur 
welt gekommen
halb fertig
bei dir ist halt die 
gussform
zerbrochen

* 
und doch

* 
und doch

* * 

EMPATHIE-ERZEUGUNGS-
MASCHINE

aus: „ein quäntchen von  
allem – oder warum ich dachte,
mein leben sei zu ende,
bevor ich dreißig werde“

von Peer Mia Ripberger

Queer und Bühne/Theater – sind das 
Begriffe, die Sie im ersten Moment mit-
einander verbinden würden?
In der Annahme dass Anders-Sein in der 
Kunst völlig normal ist, war das Theater 
für mich seit jeher ein Sehnsuchtsort. Da 
wollte ich hin, unbedingt! Um der unter-
schwelligen, omnipräsenten Homopho-
bie in meiner Jugend auf dem Dorf zu 
entkommen. Auf einer zweiten Ebene 
wird es komplexer: Wenn Männer bes-
sere Berufschancen haben als Frauen, 
wenn heterosexuelle Männer es leich-
ter haben als schwule, wenn non-binäre 
und trans* Menschen kaum bis gar nicht 
vorkommen – weder auf noch hinter 
der Bühne – von Intersektionalität wol-
len wir gar nicht erst anfangen – kann 
dann Theater für sich in Anspruch neh-
men, queer zu sein? Und auf der dritten 
Ebene, muss ich die Frage selbst infrage 
stellen. Wie könnte ich als queere Person 
Theater jemals ohne Queerness denken? 
Wenn doch gleichzeitig jeder meiner Ge-
danken, jeder meiner Aussagesätze, jede 
Minute meines Lebens vor dem Hinter-
grund der Queerness stattgefunden hat? 
Wenn mein ganzes Sein auf verschie-
denste Weise in Gender- und Sexualitäts-
Issues verstrickt ist?

Empfinden Sie Queerness an deutsch-
sprachigen Bühnen als Trendbegriff?

zukommen und sagen: „Jetzt habe ich 
verstanden, was Non-Binarität bedeutet.“

Sehen Sie einen Unterschied von klei-
neren Bühnen im ländlicheren Raum zu 
Großstadtbühnen?
Tübingen ist eine Kleinstadt, aber durch 
die riesige Universität so akademisch, 
dass ich uns nicht im ländlichen Raum 
verorten würde. Aber klar, es ist etwas 
anderes, ob in Berlin, Köln und Mün-
chen queere Geschichten auf die Bühne 
kommen oder ob das in einer Kleinstadt 
geschieht. Wenn ich sehe, wie beispiels-
weise die Theater in Marburg oder Kon-
stanz agieren, denke ich: Wir müssen 
keine Angst haben, auch an kleineren 
Orten Theater für und mit der queeren 
Community zu machen.

Was wünschen Sie sich von der Thea-
terwelt im Umgang mit Queerness?
Eine größere Selbstverständlichkeit 
im Erzählen queerer Figuren und eine 
größere Achtsamkeit im Umgang mit 
queeren Akteur:innen vor, hinter und 
auf der Bühne. Dabei meine ich auch 
ganz dezidiert die Besetzungspolitik. 
Das hängt dann mit Fragen zusammen, 
wie: Wie werden Vorsprechen gestaltet? 
Wie etabliert man eine Art der Kommu-
nikation, in der Queerness nicht das Ab-
weichende bleibt? Und ich wünsche mir, 
dass queere Geschichten auch von quee-
ren Personen erzählt werden dürfen, na-
türlich ohne einen Zwang zum Outing 
zu etablieren. Trotz Act Out werden noch 
immer die wenigen queeren Stücke oft 
von heterosexuellen Menschen insze-
niert, nach dem Motto: „Ich lass mir 
das doch nicht verbieten.“ Dabei geht es 
mir nicht um ein Verbot, sondern um 
Einfühlungsvermögen. Und ist es nicht 
das, was so viele Theatermacher:innen 
immer wollen: Einfühlungsvermögen? 
Vielleicht könnte das Theater so etwas 
wie eine Empathie-Erzeugungs-Maschi-
ne sein, die uns schult, auch innerhalb 
der Theater mehr Empathie für einan-
der zu empfinden – auch wenn ich mir 
bewusst bin, das das leichter gesagt ist 
als getan. Aber am Ende geht es um den 
immer wieder wachgerufenen Willen 
darum, oder?

Kann Queerness jemals ein Trendthema 
sein? Handelt es sich nicht vielmehr um 
die Frage nach der Gestaltbarkeit von Le-
bensformen? Wie könnte diese Frage je-
mals aus der Mode geraten? Ich denke, es 
ist in Ordnung, mit Labeln zu arbeiten, 
wenn es einer Zugänglichkeit der Institu-
tionen dient. Wenn ein Theater erstmal 
zeigen will: „Liebe queere Community, 
wir sind auch für euch da.“ Wir am ITZ 
(Institut theatraler Zukunftsforschung) 
bemühen uns eher, diese Label abzubau-
en. Wir versuchen, queere Geschichten 
und Figuren mit einer Selbstverständ-
lichkeit auf die Bühne zu bringen, die 
keiner Label mehr bedarf. Dass wir in-
zwischen daran arbeiten, hat sicherlich 
auch damit zu tun, dass wir ein so selbst-
verständlicher Teil der queeren Commu-
nity Tübingens geworden sind. Wenn 
wir weiterhin in unserer Öffentlichkeits-
arbeit betonen, wie queer wir sind, dann 
schreckt das nicht-queere Menschen eher 
ab, nach dem Motto: „Die machen ja nur 
noch queeres Theater.“

Finden Sie, dass es an deutschen 
Bühnen einen Umgang gibt, der dem 
Thema ästhetisch und strukturell ge-
recht wird?
Es freut mich, zu beobachten, dass im-
mer mehr Stücke inszeniert werden, die 
Queerness in irgendeiner Weise verhan-

 Der geschäftsführende Intendant* am Zimmertheater Tübingen, Peer Mia Ripberger, über 
Selbstverständlichkeiten im Erzählen queerer Figuren und non-binäre Strukturen

FRAGEN VON MARTINA JACOBI

deln, wenn auch nicht die ganze Band-
breite. Ich würde eher sagen, dass es noch 
immer an lesbischer Sichtbarkeit fehlt, 
dass Trans* und Non-Binarität noch im-
mer unterrepräsentiert sind. Und wenn 
ich höre, dass non-binäre Personen im 
Vorsprechen begrüßt werden mit: „Wir 
suchen hier junge Männer und Frauen, 
und wer sind sie?“ – dann habe ich nicht 
das Gefühl, dass wir strukturell an einem 
befriedigenden Punkt angekommen 
sind, selbst wenn einige Orte sensibler 
mit der Thematik umgehen.

Wie implementien Sie Queerness in die 
Arbeitsabläuft am Haus?
Queerness ist ja erstmal nichts, was 
Arbeitsabläufe behindern würde. Aber 
natürlich kann eine Institution queer-
freundlicher werden, wenn sie es möch-
te. Das geht über verschiedene Wege: 
Ästhetisch-inhaltlich mit dem, was auf 
der Bühne verhandelt wird, aber auch 
mit kleineren Formaten und Aktionen, 
die neben dem eigentlichen Spielplan 
angesetzt werden. Und durch Arbeits-
gruppen oder über so etwas wie Beset-
zungspolitik. Wir haben neben unseren 
ästhetischen und inhaltlichen Schwer-
punkten verschiedene Abende an-
gesetzt, um eine Anlaufpunkt für die 
Community zu werden. Seien das quee-
re Clubcafés, queere Partys, kleinere 
Dragshows, Mitarbeit am Tübinger CSD, 
Kooperationen mit der AIDS-Hilfe und 
so weiter. Allein diese Angebote haben 
zu einem deutlich sensibleren Umgang 
mit queeren Menschen im Haus geführt. 
Und es hat auch verändert, wer sich bei 
uns auf die verschiedensten Stellen be-
wirbt. Nonbinäre Personen müssen sich 
bei uns nicht bemühen, in das binäre 
Raster zu passen.

Findet ein thematischer Austausch mit 
dem Publikum statt?
Ob das funktioniert, müsste man wahr-
scheinlich das Publikum fragen. Aber 
wenn ich merke, dass wir ein selbstver-
ständlicher Ansprechpartner sind für 
queere Initiativen und Vereine, dann 
denke ich schon, dass sich unser Anlie-
gen in die Stadt vermittelt. Oder wenn 
Menschen nach Aufführungen auf mich 
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Bayerische Staatsoper
Bayerisches Staatsballett
Bayerisches Staatsorchester 

György Ligeti 
LE GRAND MACABRE
Premiere am 28.6.2024

Claude Debussy
PELLÉAS ET MÉLISANDE

Premiere am 9.7.2024

Bayerisches Staatsballett
SPHÄREN.02 | PRELJOCAJ 

Premiere am 18.7.2024

Courtesy of Jonny Niesche 
and Zeller van Almsick, 2023
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Ein Ausblick auf kommende
Veranstaltungen

15. Juni 24
Münchner Kammerspiele: 
„That’s Drag! Extravaganza“ – Dragshow mit Drag 
Syndrome (UK), Pinay Colada, Earl van Grey,
KingTenu, Rocky Black, Victoria Hell

20.-22. Juni 2024	
Schauspiel Dortmund: 
Queer Festival „edition:voices“

23. Juni bis 3. Juli 2024	
HAU Hebbel am Ufer: 
Patterns for Life – Feministische Kulturtechniken aus 
Iran, Israel, Marokko, Palästina, Syrien und Tunesien

26. Juni 2024	
Ballhaus Ost Berlin: 
Klara Kirsch/Milena Bühring/Enrico Bordieri: 
„Fighting 4 Fear“, Regie: Klara Kirsch, 
Milena Bühring, Enrico Bordieri

17. August 2024	
Ruhrtriennale: 
Ted Huffman/Philip Venables: „The Faggots and 
Their Friends Between Revolutions“ (DE),
Regie: Ted Huffman

12. September 2024	
Schauspielhaus Zürich: 
Dea Loher: „Frau Yamamoto ist noch da“ (UA), 
Regie: Jette Steckel

12. Oktober 2024	
Staatstheater Kassel: 
Jerry Herman/Hervey Fierstein/Deutsch von Martin 
G. Berger:  „La Cage aux Folles“,
Regie: Matthew Wild

Dezember 2024	
Düsseldorfer Schauspielhaus: 
Marius von Mayenburg: „Ellen Babić“, 
Regie: Anton Schreiber

HAU1 – Stresemannstr. 29, Berlin 
HAU2 – Hallesches Ufer 32, Berlin 
HAU3 – Tempelhofer Ufer 10, Berlin 
HAU4 – Digitale Bühne, www.HAU4.de 

➞ www.hebbel-am-ufer.de 
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itz-tübingen.de

SPIELZEITFINALE
BINGEWATCHING IM THEATER

Das große ganztägige Theaterevent

30. Juni & 7. Juli
10 - 22.30 Uhr

(inkl. Pausen mit Verpflegungsangebot)

IM TAUMEL 
DES ZORNS


