




























































































































INSTALLATIE "Archiv des Misserfolgs" Recensie Rhein Neckarzeitung 

Es gibt viele Arten des Scheiterns - nicht nur in Mannheim 

Die interaktive Ausstellung "Archiv des Misserfolgs" des Theaterhauses G 7 ist bis 30. November im 
Marchivum zu sehen 

 
In Briefen, die von der Decke hängen, haben Menschen ihre persönlichen Geschichten des Scheiterns 
aufgeschrieben. Foto: Gerold 

Von Heike Warlich-Zink 

Mannheim. Die in den Sand gesetzte Prüfung, der nicht eingehaltene Zeitplan, das Zerbrechen einer 
langjährigen Partnerschaft: Misserfolge haben viele Gesichter, und das Gefühl des Scheiterns ist kein 
angenehmes. "Und doch gehört Scheitern zu den menschlichen Grunderfahrungen", konstatiert Bernd 
Mand. Grund genug für den Künstlerischen Leiter des Theaterhauses G 7, gemeinsam mit der 
belgischen Regisseurin Hanneke Paauwe ein "Archiv des Misserfolgs" im Mannheimer Stadtarchiv 
Marchivum einzurichten. 200 persönliche Geschichten von Fehlschlägen, Niederlagen und unerfüllten 
Erwartungen haben sie dafür bereits gesammelt. In einer Seniorentagesstätte und einer Grundschule, auf 
dem Wochenmarkt, im Friseursalon, bei der Bahnhofsmission und an der Straßenecke. 

Mit jedem Ausstellungstag soll das Archiv wachsen. Jeder Besucher kann seine Geschichte von kleinen 
oder großen Misserfolgen anonym oder mit Namen in die Ausstellung einbetten. Zugleich erfährt man, 
was andere Menschen als Scheitern empfinden. Ein sensibles Thema - und so erhält der Betrachter eine 
Taschenlampe, um sich in den dunklen Ausstellungsräumen im ersten Obergeschoss behutsam auf die 
Spur der Geschichten zu begeben. Manche hängen auf Papier geschrieben an dünnen Schnüren befestigt 
von der Decke, andere sind auf dem "Friedhof der Geschichten" im Sand vergraben oder liegen 
wortwörtlich unter dem Teppich. 



Manche Geschichten lassen einen schmunzeln, so wie der missglückte Friseurbesuch, dessen Ergebnis 
rosafarbene statt rote Strähnen sind. Andere Geschichten machen betroffen: "Da habe ich vier Söhne 
großgezogen. Jetzt habe ich Arthrose und kann mich nicht mehr bewegen. Aber keiner kommt", ist da 
zu lesen. Drei Freundinnen, drei gescheiterte Ehen: "Heute nehmen wir Männer nur noch ambulant, 
nicht mehr stationär auf", teilen sie mit. "Ich muss heute noch schwer schlucken, wenn ich nach meinem 
Schulabschluss gefragt werde", schreibt eine im Beruf erfolgreiche Physiotherapeutin. Sie hat ihr Abitur 
nicht geschafft. Beim Lesen ihrer Zeilen spürt man dieses unangenehme Gefühl des Scheiterns, das 
einem zugleich signalisiert, nicht den Erwartungen entsprochen zu haben. 

An einer Station kann man in einem Brief an sich selbst schreiben, wovor man Angst hat, in drei Jahren 
zu scheitern, und ihn in ein Köfferchen werfen. "Den Brief bekommst Du von uns nach drei Jahren 
zugeschickt, um der Angst erneut ins Auge zu schauen", versprechen die Ausstellungsmacher. 

Es empfiehlt sich durchaus, das Archiv des Misserfolgs in einer kleineren Gruppe zu entdecken und ins 
Gespräch über die dort geschilderten Lebenserfahrungen und Lebensentwürfe zu kommen. Was hat man 
selbst zu verantworten? Was ist unabwendbares Schicksal? Hat da jemand großen Schiffbruch erlitten 
oder ist ihm eher ein kleines Missgeschick widerfahren? Das "Archiv des Misserfolgs" regt zum 
Nachdenken, Nachempfinden und Diskutieren an. Auch darüber, dass Niederlagen in dem einen oder 
anderen Fall beflügeln können. "Denn es war uns auch wichtig herauszufinden, wie man vielleicht besser 
scheitern kann, oder ob Frauen anders scheitern als Männer", erklärt Bernd Mand und zitiert in diesem 
Zusammenhang den Titel des Buchs von Virginia E. Wolff und Brigitte Jakobeit, der da lautet: "Wenn 
dir das Leben eine Zitrone gibt, mach‘ Limonade draus". 

………………………….. 

ALS DER BAUM MIT DEN ROTEN HAAREN WEINTE 

Recensie Die Deutsche Bühne. 

 

Gebrochene Märchenidylle 
Hanneke Paauwe: Als der Baum mit den roten Haaren weinte 

Schauspiel  Premiere: 09.11.2019 (UA)   Theater: Junges Ensemble Stuttgart 
Regie: Hanneke Paauwe   Foto: Alex Wunsch    
Fotogalerie und weiterführende Informationen zur Inszenierung 

 

 



 

Wenn Gier und Angst sich zusammentun und es ihnen gelingt die Liebe auszuschalten, dann können sie 

die Weltherrschaft antreten. Obschon hier lauter mythologische Figuren agieren, erscheint die 

Geschichte dennoch nicht als Märchen, sondern ist gefühlte Wirklichkeit: Mit „Als der Baum mit den 

roten Haaren weinte“ entwickelt die niederländische Theatermacherin Hanneke Paauwe am Jungen 

Ensemble Stuttgart eine Parabel, die versucht, ein stetig virulenter werdendes gesellschaftliches 

Problem, nämlich die zunehmend klaffende Schere zwischen Reich und Arm, auszuloten – und zwar für 

Kinder ab acht Jahren. Wenn sie dabei dieses Thema in ein mythologisch-märchenhaftes Ambiente 

versetzt, so denn doch nur, um es wieder zu brechen. Da ist zuvörderst die Obdachlose, von Sabine 

Zeininger mit emotionaler Kraft und Empörung vorgeführt, die hier nicht nur als Einbruch der 

Wirklichkeit fungiert, sondern mehr noch davon erzählt, wie man im Alltag mit Armen umgeht: 

Wegschauen ist da noch die geringste Reaktion, wobei der Schritt zum Wegsperren dann nicht mehr 

weit ist. 

Wie aber lässt sich die Herrschaft der Gier nach Gold in der gegenwärtigen Gesellschaft theatralisch 

umsetzen? Paauwe setzt dabei das Ambiente beliebter Showsendungen ein, ausgesetzt ist ein Goldpokal, 

den der König (Faris Yüzbaşıoğlu) unbedingt haben möchte (Achtung: Gier), aber den nach dem 



Zwischenfall mit der Obdachlosen niemand erhält. Auffällig allerdings, wie hier auch das junge 

Publikum auf den Leim geführt wird, ohne eine Chance zu haben, das eigene Verhalten – ist ja nur ein 

Spaß – zu reflektieren. Da darf es auf Befehl applaudieren oder buhen, aufstehen, sich auf die Bank 

stellen: Schlachtvieh für die Gier. In einer späteren Szene darf das Publikum abstimmen über zwei 

Elendsbiografien, die aus den Katakomben der Tiefengarage, wo die Armut mit der Herrschaft der Gier 

versteckt wurde, wieder ans Tageslicht kommen dürfen. Das spiegelt die Peinlichkeiten des 

gegenwärtigen Showgeschäfts, aber wird deren Reproduktion im Theater automatisch kritisch? Ach ja, 

ein Zehneuroschein wird auch noch an ein Kind verschenkt. 

Nichtsdestotrotz ist erst einmal der Mut zu bewundern, dieses Thema Kindern zu erzählen. Paauwe 

beherrscht die Methode, Märchen und gegenwärtige Unterhaltungsmedien zusammenzubringen, und 

entwickelt dabei starke Bilder. Gerd Ritter als die Gier ist dick mit vielen Wulsten ausgepolstert, die 

mit psychedelischen Motiven bemalt sind (Ausstattung: Michaela Brosch). Er legt die Figur hinterhältig-

freundlich an und wird eher von der Angst, der Anna-Lena Hitzfeld einen energischen Zug gibt (also gar 

nicht ängstlich, sondern eher auftrumpfend), vorangetrieben. Eindeutig führt bei ihm das Wohlleben 

nicht nur zur Verfettung, sondern macht ihn auch langsam. Umso stärker wirkt die Power der Angst, 

zumal sich beide nach der Ausschaltung der Liebe sicher fühlen können. Sie haben ihr die Stimme 

geraubt, symbolisiert durch ein feines Silberkettchen, diese in einer Fanta-Mandarine-ohne Zucker-

Flasche versteckt, die Gier bei sich trägt, und sie in einen Baumstamm gesteckt, der gegen Ende rot 

glüht. 

Zu einem guten Theatermärchen gehört eine Musik (Marie-Christin Sommer), die atmosphärisch die 

Stimmungen unterstreicht. Noch mehr gehören dazu groteske Kostüme, die Brosch mit großem 

Erfindungsreichtum geschneidert, gemalt und montiert hat, dazu gehört sehr viel buntes Licht und, 

sobald es spannend wird, Szenen im Halbdunkel (Lichtdesign: Jan Keller); und auch ein überwältigendes 

Bühnenbild, das hier von großen gerollten Leinbaumstämmen bestimmt wird, einer großen Mülltonne, 

in der Höhe von einem goldenen Spiralgerüst mit einer Weltdiskokugel, und Unmengen von Seilen 

verschiedener Dicke, die aus dem Schnürboden herabhängen und den Wald symbolisieren – aber leider 

dekorativ bleiben, weil sie nie angespielt werden. Vorne links ist mit Keksdosen eine Stadtsilhouette 

aufgebaut, mit leuchtenden Fenstern, die dunkel werden, wenn Gier und Angst die Herrschaft antreten. 



Und schließlich gehört zu einer guten Märchendramaturgie, dass den Bösen ein guter Mensch mit 

Beistand von Helferfiguren, hier ein Seher, als Widersacher entgegentritt, um am Ende das Böse zu 

besiegen. Diese Rolle übernimmt die Königstochter, die nach einem Sturz aus dem Baumhaus im 

Rollstuhl sitzt. Milan Gather spielt diese Rolle groß aus, mit aggressiven Untertönen, die darauf 

hinweisen, welche große Verantwortung sie übernehmen muss. Und natürlich kann am Ende die Liebe 

befreit werden und wieder Wärme in die Welt kommen. Mit dieser Erlösung tut sich die Frage auf, was 

denn wir, die Zuschauerinnen und Zuschauer, angesichts der Klimakatastrophe, die der Abend natürlich 

auch integriert, und der Gier des Turbokapitalismus tun können?  Und was ist mit den Menschen in der 

Tiefengarage, von denen einige zu Tode gekommen sind? Der Vorhang zu und alle Fragen offen. 

Von Manfred Jahnke am 10.11.2019 

 

ALS DER BAUM MIT DEN ROTEN HAAREN WEINTE:  Recensie Stuttgarter Nachrichten 

 
	
Premiere im Jungen Ensemble Stuttgart 
 
Viel Applaus für den falschen Kandidaten	
Adrienne	Braun	 10.11. 2019	 -	13: 25	Uhr 	

	

Fett	und	panisch:	Gerd	Ritter	und	Anna-Lena	Hitzfeld	als	Gier	und	Angst.	Foto:	Alexander	Wunsch	



Hanneke  Paauwe hat  im Jungen  Ens emble S tu ttg art i hr  ne ues  Stück „Al s der  Baum mit  de n R ote n Ha aren wei nte“  ura uf gef ührt . Darin  mach t si e d eu tlic h, das s d ie Ki nd er für  e ine  be ssere W elt kämp fe n müs sen .  
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Stuttgart - Nie mehr Fleisch essen? Auf Plastik verzichten? Und sogar Schluss mit 
Lederschuhen und Ledertaschen? Das wollen die Kinder dann doch nicht – und so 
bejubeln sie emsig den König Murat, der ihnen in der TV-Show „Reich, reicher, am 
reichsten“ vollmundig Wohlstand verspricht. Doch Hanneke Paauwe hat die 
Zuschauer im Jungen Ensemble Stuttgart aufs Glatteis geführt. Denn in ihrem neuen 
Theaterstück „Als der Baum mit den roten Haaren weinte“ mag der König zwar 
Wohlstand propagieren, dass in seinem Land aber auch Armut existiert, das mag er 
nicht sehen. 
Da haben sich die jungen Zuschauer wohl etwas zu leichtfertig zum falschen 
Kandidaten hinreißen lassen und applaudieren, bevor sie darüber nachgedacht 
haben, welcher Preis für Wohlstand bezahlt sein will. Schimpfend humpelt eine Frau 
in Lumpen über die Bühne – die personifizierte Armut. 
Es ist eine sehr deutliche Lehre, die Hanneke Paauwe ihrem Publikum erteilt. Im 
Jungen Ensemble Stuttgart (Jes) hat die niederländische Theatermacherin die 
Uraufführung von „Als der Baum mit den roten Haaren weinte“ nun selbst inszeniert. 
Es ist ein eigenwilliges Theaterstück, das zwar für ein Publikum ab acht Jahren 
gedacht ist, aber wenig mit klassischem Kindertheater zu tun hat. Die Hauptfiguren 
sind Archibald Angst und Gerhard Gier, die die Weltherrschaft übernehmen wollen. 
Sie ziehen den König auf ihre Seite. Um sich beliebt zu machen, sperrt der die 
Armen und Obdachlosen fort in Miniwohnungen unter der Erde. Fenster gibt es hier 
nicht, dafür hat man schließlich Fernseher. 
In einem geheimnisvollen Wald spielt das Märchen, in dem es plakativ um Gut und 
Böse geht. Michaela Broschs herrlich schrille Kostüme aus alten Pullis und 
Daunenjacken lassen die Figuren wie Fabelwesen wirken. Dabei ist das Stück aber 
auch sehr heutig und formuliert klar Kritik am aktuellen Kapitalismus. Auch wenn 
Hanneke Paauwe witzige Momente bietet, skizziert sie ein düsteres Szenario. Eine 
Seherin (Sabine Zeininger), wie man sie aus dem antiken Drama kennt, verbreitet 
Pessimismus. Und auch die Benefizaktion, zu der der König sich schließlich 
durchringt, ist mehr als zynisch: Zwei obdachlose Kinder sollen gönnerhaft in den 
Genuss kommen von Wohltätigkeiten „auf unserer Seite des Zauns“. 
Das ist durchaus harter Tobak, zumal die Texte mitunter anspruchsvoll sind und nicht 
alles ganz verständlich ist. Aber Paauwe findet doch Bilder, die so prägnant sind, 
dass die Kinder die Botschaft sehr wohl hören. „Wenn die Liebe nicht für sich selbst 
sorgen kann, müssen es andere tun“, heißt es einmal – und es ist die Königstochter 
(Milan Gather), der es gelingt, dass die Liebe letztlich in die Welt zurückkehrt und 
Angst (Anna-Lena Hitzfeld) und Gier (Gerd Ritter) Paroli bietet. So wird in diesem 
düsteren Märchen von heute die Welt doch noch gut – und stimmen die kleinen 
Besucher willig ein und rufen: „Teilen, teilen, teilen.“ 
………………………………………………………………………………….. 
 
Recensie EN BRAAF ZIJN! De Standaard: 
https://www.standaard.be/cnt/dmf20190113_04099571 

Kinderbloed kruipt waar het wil 
Jeugdtheater Als mams en paps van huis zijn, dansen de kinderen op tafel. Hanneke Paauwe 
brengt een ode aan het spelende kind. 



"En braaf zijn!’, horen we de ouders roepen vlak voor ze de oprit afrijden. Hun drie kinderen, 
alleen thuis, gehoorzamen die smeekbede aanvankelijk verrassend goed.  

In hun kostschooloutfit sommen ze flink op wat allemaal niet mag - duidelijk goed gedrild. 

Maar kinderbloed kruipt waar het niet gaan kan. 

Waarom zouden ze zich ook braaf bezighouden, als ze ondeugend in kasten kunnen 
snuffelen en met de berg spullen die daar uit dondert hun eigen koninkrijk kunnen 
fantaseren of griezelverhalen verzinnen? 

En braaf zijn! is de boeiendere tegenhanger van Paauwes stuk Dat begint hier 

al goed.  Daarin ging een fee die een verbod kreeg om te toveren ten onder aan pres- 
tatiedruk en faalangst. In deze voorstelling voor 5+ laat de speelsheid zich niet zo- maar 
beteugelen. 

Bert Dobbelaere, Anna Vercammen en Eva Schram overtuigen als overjaarse bengels, zonder 
in een kinderachtige pastiche te vervallen.  Ze spelen doktertje, ma- ken van een wasmand 
en kartonnen doos een ridder- outfit en verven een vogel op Dobbelaeres bolle buik. Hun 
acties zijn aanstekelijk, er zijn weinig grenzen aan hun verbeelding. 

Paauwe brengt een ode aan de homo ludens en het oldskool vrij spel - zonder Playstations, 
bezorgde ouders of verplichte vioolles. Lange tijd vermoed je een Home alone-afloop, 
waarbij de deugnieterijen ontsporen en iedereen weer braaf in de pas loopt zodra mama en 
pa- pa weer opdagen. Maar dat is niet de moraal van Paauwes verhaal. De cleane 
woonkamer eindigt als één anarchistische beestenboel. 

FILIP TIELENS  

 
 
RECENSIE THEATERKRANT EN BRAAF ZIJN! 
https://www.theaterkrant.nl/recensie/en-braaf-zijn-5/hanneke-paauwe-villanella/ 
 

Gezien op 21 januari 2019, C-Mine Genk (B) 

Als ‘een ode aan het speelse kind’ afficheert de nieuwe productie 

van Hanneke Paauwe zich. Een spelen in een wereldje zonder 

volwassenen en hun geboden, zonder computer of tablet, zonder 

tv en huistaken, hoe heerlijk moet dat zijn. En inderdaad, tot 

groot jolijt van de jonge toeschouwers weten de volwassen 

acteurs kinderen te worden die helemaal zichzelf kunnen zijn en 

in hun spel kunnen opgaan. 



De bevrijding van het betuttelde kind, wil deze voorstelling propageren. 

Guus Kuijer kwam in de jaren ’80 al op voor ‘Het geminachte kind’ en 

spoorde met zijn theoretisch boek heel wat ouders aan hun kinderen 

vrijheid te bieden. Voor ouders van nu kan een bezoek aan de 

voorstelling En braaf zijn! mee een aanzet zijn om overbescherming te 

vermijden. 

Vorig seizoen toonde de Nederlandse en al jaren in Brussel werkende 

theatermaakster Hanneke Paauwe in haar voorstelling Dat begint hier al 

goed faalangst, prestatiedruk en de gevolgen voor een kind. Schaamte zal de 

creativiteit onderdrukken. In de nieuwste productie krijgt de speelse 

creatieve drang alle vrijheid. 

Het is weer een typische Hanneke Paauwe-productie: absurdistisch 

associatief, af en toe eens lekker ongerijmd uit de bocht vliegend, spits met 

veel verbale en scènische knipogen, met een onderhuidse 

maatschappijkritiek en vaak een ludieke boodschap. Geen drammerige, 

betuttelende boodschap, maar net het wegwuiven van die betutteling: laat 

de kinderen spelen, laat ze de homo ludens zijn! Spelen is, en dat zei Johan 

Huizinga al jaren geleden, de basis van ons omgaan met de wereld, van 

cultuur. In die zin is deze productie ook heerlijk voor ouders en 

grootouders. 

Drie personages bevolken het toneel. De jongen Guillaume (Bert 

Dobbelaere) is niet echt een stoere bink, Lideweij (Anna Vercammen) is een 

meisje met een hoorapparaat, en Eva Schram vertolkt Natascha, een wat 

teruggetrokken meisje. Bij haar thuis eten ze niet vegetarisch uit kritisch 

oogpunt zoals bij Guillaume, maar gewoon omdat ze arm zijn. 



We horen op band de vertrekkende ouders nog heel hard ‘En braaf zijn!’ 

roepen, en dan hebben de drie het rijk voor hen alleen. Dat wordt kasten 

leeghalen, de rommel over de vloer laten rollen, lekker verkleden. Alle drie 

voelen ze zich koning en koningin en alle drie stellen ze hun rijk voor: 

Guillaume wil een land zonder gescheiden ouders, de meisjes een land 

waarin je  in je neus mag peuteren of in pyjama naar school. 

Ik maak een schoolvoorstelling mee met kinderen van zes en zeven jaar. Ze 

juichen de meeste voorstellen toe. Maar de spelers gaan niet schmieren, 

waardoor de kinderen niet in overdrive gaan en de zaal afbreken. 

Heel stil wordt de zaal als een griezelige clown uit de ijskast verschijnt en 

een verhaal begint over een vreemde man in een rode jas die ’s nachts bij 

kinderen en hun ouders hun lach komt stelen. De schaterlach, de slappe 

lach, glimlachjes, binnenpretjes, hij stopt ze allemaal in een zware zak, net 

zo lang tot er niemand nog kan lachen. En daarna steelt hij alle speelgoed en 

verbrandt het, en nog later plaatst hij overal borden ‘Verboden te spelen’. 

Regelmatig verschijnt die clown om zijn boodschap te verkondigen. Best wel 

eng. Maar zijn zielig en angstig toontje zorgt ervoor dat de kinderen niet 

echt bang worden, al is het wel lekker spannend. Zo is de hele voorstelling 

mooi gedoseerd en goed getimed. Het thema van ‘overbescherming’ komt 

luchtig aan bod in een vertelling over een kannibaalkoningspaar dat zelf 

hun kind opeet, zodat het niets ergs kan overkomen. 

Ook het milieu komt ter sprake. De wereld, een grote plastic bal, komt bij de 

dokter want ze voelt zich vermoeid en uitgeput. De dokter laat haar plassen: 

een gifgroen sapje. Hij moet haar opereren en haalt heel veel plastic uit 



haar. Dat alles wordt dan als het ware duurzaam hergebruikt in het spel van 

het opruimen. 

De drie personages maken met dekens en doeken, een plastic wasmand en 

badmintonpluimpjes, met een blaasmachine, zwemvliezen, handschoenen 

en allerlei rommel leuke creaties zoals een neushoorn, een grote reus, een 

zee met een vis, enzovoorts. Over de enge clown en de rode man wordt niet 

meer gerept, de kinderen hebben vrij kunnen spelen, tot genoegen van de 

toekijkende kinderen. Die hebben weer ideeën gekregen. Dat belooft. 

 

Concertnews. 

Recensie En braaf zijn ★★★ 

zaterdag 12 januari 2019DE Studio Antwerpen Bert Hertogs 

   

 

Foto: Maaike Buys 



En braaf zijn! Het zijn de laatste woorden die drie kinderen te horen krijgen wanneer ma en pa de deur 
uit zijn en zij alleen thuis mogen blijven. Het trio Natascha/scary clown (Eva Schram), Lidewij (Anna 
Vercammen) en Guillaume (Bert Dobbelaere) laat al meteen horen wat ze als kind allemaal niet 
mogen, zoals met de deur, water, vuur, het licht en plastic speelgoed spelen (‘Ik mag enkel met 
houten speelgoed spelen.’), of we horen dat er eentje niet naar de dierentuin mag want dat is te duur, 
enz. Tussendoor gooit er een ander tussen dat papa volgens mama geen verantwoordelijkheidszin 
heeft. Uiteindelijk leest de tekst van Hanneke Paauwe als een ecologisch pleidooi in een scène 
waarbij Vercammen als de wereld op consultatie komt bij Dobbelaere in de rol van dokter. De wereld 
blijkt een temperatuur van 409 graden te hebben wat veel te veel is, en moet in een bekertje plassen 
wat een gifgroen resultaat oplevert waardoor de dokter niet anders kan dan overgaan tot opereren 
waarbij allerlei plastic, afval en rommel uit de wereld gehaald wordt. Verder is En braaf zijn! kritisch 
voor de consumptiemaatschappij (Mensen steken hun huizen vol met dingen die ze aanschaffen 
zodat ze geen gasten meer kunnen ontvangen), toont het dat rechtse ideeën (in Natascha’s land zijn 
muggen en vliegen niet welkom en daarna mag en kan er nog vanalles niet) zichzelf vastrijden, en 
stimuleert het de fantasie van kinderen, ook al gaat ze soms de toer op van de donkere humor en 
griezelen (met Eva als scary clown bijvoorbeeld). Dat lukt kennelijk erg goed, want de kinderen 
becommentariëren het stuk de ganse tijd, en geven dus ongedwongen hun feedback. Achteraf gaan 
ze ook gewoon aan de slag met het gestructureerde rommeltje dat op het podium achterblijft. Of hoe 
zij kennelijk sneller kunnen schakelen dan volwassenen die zich vooral afvragen of hun kids straks 
geen nachtmerries gaan overhouden aan die clown die uit de ijskast kwam om maar iets te zeggen. 

En braaf zijn! vertelt ook over risico’s, zoals in het verkeer. Dat je op straat met je fiets kan gegrepen 
worden en als plant in het ziekenhuis belandt zodat je ouders op een dag moeten beslissen of nu wel 
of niet de stekker eruit getrokken moet worden, bijvoorbeeld. De manier waarop dat wordt verteld is 
zakelijk, droog, zoals enkel een kind dat kan. Niet beseffend welke emotionele impact dat bij wijze van 
spreken heeft. Het komt louter aanzetten met iets wat het heeft opgestoken. Volwassenen gruwelen 
wellicht om die kille zakelijkheid van zo’n tekstfragment. Feit is dat Paauwe erg goed de allerjongsten 
aanvoelt hoe zij omgaan met zo’n zaken. Ook overdreven aandacht rond veiligheid en angst stelt ze 
aan de kaak met: ‘Er waren twee ouders die schrik hadden dat hun bloedmooi kindje ‘Ze is om op te 
eten’ - door enkele kannibalen zou opgepeuzeld worden. Uit angst besloten ze het zelf maar op te 
eten zodat het dicht en veilig bij mama en papa zou blijven.’   

Natascha, Lidewij en Guillaume proberen ons te overhalen naar hun land te komen. Dat doen ze elk 
met een pleidooi hoe hun land eruit zou zien en wat er zou mogen en niet mogen. In hun fantasie zijn 
ouders niet welkom, opa’s en oma’s wel, zijn alle trappen vervangen door glijbanen, is er geen bedtijd, 
mag je neuspeuteren en het opeten, mag je je vingers in het stopcontact steken zodat je naar een 
bestemming naar keuze geflitst wordt, zijn er enkel speelgoedwinkels, komt er enkel limonade uit de 
kraan, of krijg je bij je geboorte al een Iphone en als je broers en zussen lastig doen, kan je ze 
gewoon wegswipen. 

Een van de lugubere fragmenten van de scary clown is ongetwijfeld: ‘Er was eens een vreemde man 
met een donker rode jas die ’s nachts van elk kind en van elke volwassene de lach wegpikte. De man 
boog zich voorover, fluisterde een grap in het oor en ving dan vliegensvlug de lach op. De 
schaterlach, de slappe lach, glimlachjes, binnenpretjes, hij stopte ze allemaal in een zware zak, net zo 
lang tot er niemand nog kon lachen. Dan begon hij alle speelgoed te pikken. Hij bouwde er een grote 
berg mee in het bos en stak die in brand. Heel zachtjes kermde elk speelgoedje. Een week later 
plantte hij overal borden: “Verboden te spelen. Verboden te spelen. Verboden te spelen.“ Wie had 
hem deze opdracht gegeven? De politie? De scholen? De ouders zelf? Niemand die het wist. 
Niemand protesteerde. En? Ben je al bang? Ben je al bang? Ben je al bang?’ 

Uiteindelijk vegen de drie alle rommel snel bij elkaar en halen dat onder een roze deken wanneer een 
auto te horen is. ‘Dat was al!’ klinkt het hilarisch en erg herkenbaar uit Dobbelaeres mond hoewel de 
zaak een puinhoop blijft. Uiteindelijk blijkt het vals alarm en gaan de drie verder aan de slag om zo 
hun eigen dierentuin te creëren: een olifant, roze neushoorn, een konijn, een muis, giraf, een 
eenhoorn, en een walvis zijn maar enkele levensgrote dieren die ze uit hun fantasie tevoorschijn 
toveren. Of hoe je met drie makkelijk je eigen dierentuin kan nabootsen. Of de ouders wanneer die 
terugkomen en het resultaat merken van een middagje spelen, zot, ondeugend zijn, risico’s nemen en 
je vuil maken, ook content zullen zijn, is iets anders. Maar En braaf zijn! heeft wel een punt dat 



kinderen te vaak betutteld worden en constant in de pas moeten lopen terwijl ze ongeremd en wild 
zouden moeten kunnen zijn wanneer ze daar zin in hebben. 

< Bert Hertogs >   

http://www.concertnews.be/recensietonen.php?id=4004&kop=En%20braaf%20zijn%20%E2
%98%85%E2%98%85%E2%98%85&waar=DE%20Studio%20Antwerpen 

 
  
 

 

 
 
 
 
 
 

 
 

 

DE BINNENKAMER VAN BINTA De Standaard/ Filip Tielens: 
https://www.standaard.be/cnt/dmf20200920_97632308 

Zo’n 500 meter verderop in De Studio presenteerde Aminata Demba haar eerste productie voor een 
jong publiek (9+) bij Laika: De binnenkamer van Binta. Daarin speelt Demba een meisje in een 
kindertehuis, dat wacht op het bezoek van haar moeder voor haar verjaardag. In deze wervelende, 
muzikale vertelling toont ze zowel de stoere als kwetsbare kant van Binta, die via geuren en beelden 
herinneringen ophaalt aan de tijd waarin haar moeder nog wél voor haar kon zorgen. De sterke tekst van 
Hanneke Paauwe, de innemende vertolking van Demba, de live muziek van Sam Gysel, de kastjes en 
schuifjes die nieuwe verhalen introduceren: alles klopt aan deze mooie voorstelling over lief en leed, 
verdriet en veerkracht. 



 

 

Juryrapport Theaterfestival 2021 
 
Aminata Demba speelde met De binnenkamer van Binta een oersterke solo. 
"Demba zette haar eigen ervaring en netwerk in om een universele voorstelling te maken die ons een 
mooie inkijk geeft in het denken en doen van een kind in een tehuis. Dat is geen licht thema, maar door 
Demba’s energieke spel, de sterke tekst en de verrassende deurtjes en kiertjes in het decor resulteert het 
in een frisse en wervelende vertelling." 
 
 
 


