
Die  Abgründe  der
Durchschnittstypen:  Tatjana
Gürbaca inszeniert Carl Maria
von  Webers  Oper  „Der
Freischütz“
geschrieben von Anke Demirsoy | 12. Dezember 2018

„Lebt denn kein Gott?“ Max (Maximilian Schmitt) wird von
der abergläubischen Dorfgemeinschaft mit Kreuzsymbolen
behängt. (Foto: Martin Kaufhold)

„Das  Böse  ist  immer  und  überall“,  sang  einst  eine  Band
österreichischer  Blödelbarden  mit  dem  schönen  Namen  Erste
Allgemeine  Verunsicherung.  Das  war  zwar  reichlich  unernst
gemeint, könnte unter Aussparung der Ironie aber das Motto
gewesen sein, dem die Berliner Regisseurin Tatjana Gürbaca in
ihrer  Neufassung  der  Oper  „Der  Freischütz“  folgte.  Das
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Schauerstück von Carl Maria von Weber, das jetzt im Essener
Aalto-Theater Premiere hatte, spaltete das Publikum in Buh-
und Bravo-Rufer.

Max  (Maximilian
Schmitt)  wird  von
Ängsten  geplagt.
(Foto:  Martin
Kaufhold)

Gottesfern ist die von Ängsten und Aberglauben dominierte Welt
nach dem Dreißigjährigen Krieg, in der Gürbaca und ihr Team
die Handlung ansiedeln. Damit folgen sie den Vorstellungen des
Komponisten  und  seines  Librettisten  Johann  Friedrich  Kind.
Umstellt von schwarzen Häuschen mit spitzem Giebel (Bühne:
Klaus Grünberg), kämpft der glücklose Jägersbursche Max um die
Hand seiner geliebten Agathe, mit dem sinistren Freund Kaspar
als zwielichtigem Helfer.

Aber die detailgenau gestalteten Kostüme von Silke Willrett
lassen das Geschehen durch die Zeiten wandern. Zunächst klar
die Mitte des 17. Jahrhunderts zitierend, rücken sie im Laufe
des  Abends  immer  näher  an  die  Gegenwart  heran.  Am  Ende
stolpern Durchschnittstypen in Jogginghosen durch das, was vom
deutschen  Wald  noch  übrig  ist:  ein  am  Boden  liegendes
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Gestrüpp,  das  allen  Darstellern  zur  Fußangel  wird.

Pardon wird nicht gegeben

Die inzwischen mehrfach ausgezeichnete 45-jährige Regisseurin,
die ihr Handwerk unter anderem bei Ruth Berghaus und Peter
Konwitschny  lernte,  spürt  in  der  heimlichen  deutschen
Nationaloper Abgründen nach, die lange vor der berühmten Szene
in  der  Wolfsschlucht  wirkmächtig  sind.  Die  Bewohner  ihres
archetypischen  Dorfes  sind  der  eigentliche  Albtraum:  Sie
setzen Max unentwegt zu. Unerbittlicher Erfolgsdruck wird in
dieser Gemeinschaft sekundiert von allzu rascher Bereitschaft
zu  Spott  und  Hohn.  Da  können  kichernde  Frauen  in
Kittelschürzen noch so hell von veilchenblauer Seide trällern:
Der dörfliche Mikrokosmos ist ein finsteres Nest. Pardon wird
in dieser Welt nicht gegeben.

Die komplett schwarze Bühne von Klaus Grünberg könnte auch als
Kulisse für Otfried Preußlers „Krabat“ dienen. Mit Kreide sind
magische Zeichen wie das Satorquadrat und ein Heptagramm an
die  Fassaden  gekritzelt.  Den  okkulten  Symbolen  steht  ein
unvollendetes Kreuz mit der Aufschrift GOTT in Spiegelschrift
gegenüber. Mitten auf dem Dorfplatz klafft ein Loch im Boden,
aus dem in der Wolfsschluchtszene Düsteres an die Oberfläche
steigt.

Blutiges  Ritual:  Kaspar
(Heiko  Trinsinger)  beim
„Gießen“  der  Freikugeln.
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(Foto:  Martin  Kaufhold)

Dass  dies  psychologisch  gemeint  ist,  Gürbaca  mithin  den
Menschen selbst als Hort der Dämonen sieht, wird überdeutlich,
wenn Kaspar die Freikugeln mit blutigen Händen aus Maxens
Körper wühlt. Folgerichtig antwortet Samiel im Aalto-Theater
nicht  als  unsichtbare  Stimme  aus  dem  Off.  Es  ist  die
Dorfgemeinschaft selbst, die mit dem Rücken zum Publikum die
Zahl der Freikugeln mitzählt: seufzend zunächst, schauerlich
flüsternd, dann zunehmend wüster und lauter.

Sinnlos gewordene Bräuche

Bis zum fatalen Probeschuss auf die weiße Taube erzählt die
Regie stringent von alten Bräuchen und Machtstrukturen, die in
einer vom Krieg komplett veränderten Welt schräg und sinnlos
wirken. Den Rest der Oper gestaltet sie als Epilog, als eine
Folge von Standbildern, die das Happy End durch den Eremiten
verneint.  Bewundernswert  rasch  und  punktgenau  wechseln  die
Choristen  des  Aalto-Theaters  die  Positionen,  um  diese
symbolträchtigen  Genrebilder  entstehen  zu  lassen.

Gürbaca und ihr Team bieten so viel Futter für Auge und Hirn,
dass es mancherorts gleich für drei Inszenierungen reichen
würde. Ohne Schonung sezieren sie dabei Provinzialismus und
Neid,  kollektive  Traumatisierungen,  übersteigerte
Traditionspflege und eine nachgerade gemütliche Spielart der
Grausamkeit. Was „deutsch und echt“, interessiert sie weniger
als  gesellschaftliche  Strukturen,  die  bis  in  unsere  Zeit
hineinwirken.



Kaspar (Heiko Trinsinger,l.)
überredet  Max  (Maximilian
Schmitt)  zum  nächtlichen
Ausflug  in  die
Wolfsschlucht. (Foto: Martin
Kaufhold)

Das musikalische Niveau steht dem der Inszenierung kaum nach.
Der aufstrebende Tenor Maximilian Schmitt ist ein Max, wie man
ihn sich nur wünschen kann: mit lyrisch-leuchtendem Timbre,
gleichwohl grundiert vom Unterton nagender Ängste. Ihm gelingt
das vielseitige, spannende Porträt eines Gequälten, dem der
Weg  zur  Liebe  versperrt  scheint.  Ensemblemitglied  Jessica
Muirhead findet als Agathe aus dem Ton dunkler Vorahnungen zu
den innig leuchtenden E-Dur-Klängen ihrer zentralen Arie („Und
ob die Sonne“). Stark auch Heiko Trinsinger, der seinen Kaspar
von rau-jovialen Tönen zu dämonischer Kraft steigert. Viel
Applaus  erntet  Tamara  Banjesevic  für  ihre  Darstellung  des
Ännchens, dessen Fröhlichkeit bei ihr weniger naiv als beherzt
wirkt.

Schauerromantik trotz Schönklang

Aus  dem  Orchestergraben  steuern  die  Essener  Philharmoniker
unter  ihrem  Chef  Tomas  Netopil  Glanzvolles  und  Gruseliges
hinzu. Hörner und Holzbläser zaubern Waldesidylle herbei, die
Streicher spielen mit wendigem Esprit. Gewiss wäre auch eine
Lesart mit schärferen Kanten denkbar, aber die Schauerromantik
kommt trotz Schönklang nicht zu kurz. Leise Tremoli ziehen auf
wie gespenstischer Nebel. Dazu tönt dumpfer Paukenschlag, als
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stockte  das  Herz.  Die  Chöre,  ebenfalls  in  erfreulicher
Verfassung, zeigen viele Facetten. Als hohnlachende Dörfler,
heitere  Brautjungfern  und  gut  gelaunte  Jäger  sind  sie
stimmlich  präsent,  aber  auch  als  flüsternde  und  stöhnende
Untote in der Wolfsschlucht.

Mit einer feierlich-stummen Kranzniederlegung beenden Gürbaca
und ihr Team, was sie als „Requiem auf ein Dorf“ bezeichnen.
Dazu  zeigt  eine  Videoprojektion  Bahngleise,  die  weiß  Gott
wohin führen mögen.

(Informationen  und  Termine:
https://www.theater-essen.de/spielplan/a-z/der-freischuetz/)

Heino  wird  80  –  Sind  denn
alle Geschmäcker nivelliert?
geschrieben von Bernd Berke | 12. Dezember 2018
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Auch nicht mehr der Jüngste: Heino. (© ZDF / petersohn,
michael)

Kinder, wie die Zeit vergeht! Denkt euch nur: Morgen (13.12.)
wird Heino schon 80. Obwohl: Etliche Leute haben bereits vor
vier  bis  fünf  Jahrzehnten  gesagt,  er  sei  ein  Mann  des
Ewiggestrigen  und  wirke  ziemlich  alt.

Was  sonst  nur  ganz  wenigen  –  *räusper,  räusper*  –
Kulturschaffenden widerfährt: Das ZDF hat ihn jetzt mit einer
45-Minuten-Sendung zur Prime Time gewürdigt. Darin wird der
sonore  Volkslied-Barde  überwiegend  im  milden  Licht  der
(Lebens)-Abendsonne  betrachtet.  Selbst  die  meisten
Achtundsechziger,  so  erfahren  wir,  hätten  irgendwann  und
irgendwie ihren Frieden mit Heino gemacht. Ein Rebell von
damals  ist  sogar  seit  Jahren  sein  Produzent  und  hat  ihn
offenbar als Profi schätzen gelernt.

Hat  sich  also  alles  relativiert,  sind  alle  Unterschiede
nivelliert  und  alle  einst  so  tiefen  Gräben  zugeschüttet
worden? Je nun. Jörg Müllners Film mit dem schulterklopfenden
Titel  „Mensch  Heino!“  spart  auch  kritische  Fragen  nicht
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gänzlich aus – und nicht alle haben sich mit der Zeit ohne
weiteres erledigt; wenngleich Heino selbstzufrieden meint, der
Erfolg gebe ihm in jedem Sinne Recht.

Eine  von  Heinos
ersten
Autogrammkarten  aus
den  frühen  1960er
Jahren.  (©
ZDF/Privatbesitz
Heino)

Trotz Apartheid in Südafrika aufgetreten

In  die  äußere  rechte  Ecke  gehört  er  wohl  wirklich  nicht.
Jedoch: Zumindest „blauäugig“, naiv und fahrlässig, hat Heino
(bürgerlich  Heinz  Georg  Kramm)  gelegentlich  Liedgut
ausgegraben und neu zu beleben versucht, das schon in der
Nazizeit zum forschen Absingen und Marschieren taugte. Auch
ist  er  gegen  alle  Vernunft  und  wider  allen  Anstand  in
Südafrika  aufgetreten,  als  dort  noch  die  rassistische
Apartheid  herrschte.

Immer  wieder  zog  es  ihn  nach  Namibia  (zu  Kolonialzeiten
„Deutsch-Südwest“), um dem dortigen Deutschtum dienstbar zu
frönen und dabei stets das historisch anrüchige „Südwester-
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Lied“ anzustimmen. In und um Windhoek hat er seine vielleicht
treueste  Fangemeinde,  allenfalls  annähernd  erreicht  von
Scharen ehemaliger DDR-Bürger, die ihn früher partout nicht
hören sollten (worüber sogar die Stasi wachte). Filmemacher
Jörg Müllner präsentiert auch ein schräges Archiv-Fundstück
aus  der  Fernseh-Steinzeit:  Karl-Eduard  von  Schnitzler
(berüchtigt  als  „Sudel-Ede“)  mit  einem  harschen
Verdammungsurteil  über  Heino  im  „Schwarzen  Kanal“,  dem
legendären DDR-Propagandamagazin.

Liaison mit einer bildhübschen Prinzessin

Schlagerkollege Roberto Blanco hingegen huldigt ihm auf fast
schon  ergreifend  schlichte  Weise.  Heino  habe  Millionen
glücklich  gemacht.  Neben  Weggefährten  und  Managern  kommt
selbstverständlich  auch  Gattin  Hannelore  (seit  1979  seine
dritte  Ehefrau)  zu  Wort.  Fotografien  zeigen  sie  als
bildhübsche,  in  ihrer  ersten  Ehe  adelig  angeheiratete
Prinzessin von Auersperg. Die Boulevard-Presse überschlug sich
damals ob dieser Promi-Liaison. Freilich drohte zugleich ein
Imageschaden  beim  rückständigen  Publikum.  Hatte  der
treudeutsche Heino nicht auch ehelich felsenfest zu bleiben?

Überzeichnet wie eine Comicfigur

Ein Deutungsansatz des Films besagt, dass dieser Heino sich zu
einer Art Comicfigur habe stilisieren lassen, alles an ihm sei
auf gewisse Weise übersteigert – das Blonde, das Deutsche, das
Heimattreue; auch die monströsen Sonnenbrillen, die er als
Markenzeichen  weiter  trug,  als  seine  Augenkrankheit  längst
geheilt war. Just dieses Übertriebene zog wie von selbst den
Spott auf sich – bis hin zum berühmten Gruft- und Zombie-
Auftritt eines erschröcklich vervielfältigten Heino in „Otto –
der Film“.



Vaterlos  aufgewachsen:
Kindheitsbild aus der frühen
Nachkriegszeit  mit  Mutter
Franziska  und  Schwester
Hannelore.  (©
ZDF/Privatbesitz  Heino)

Längst  ist  Heino  souverän  und  selbstironisch  genug,  um
beispielsweise Cover-Versionen alter Rocksongs zum Besten zu
geben  oder  auch  mit  den  Brachial-Typen  von  „Rammstein“
gemeinsam aufzutreten – und das vor 80.000 Hardrock- bzw.
Metal-Fans beim Wacken Open Air. Natürlich steckt aber vor
allem  geschicktes  Marketing  hinter  derlei  forcierten
Crossover-Bestrebungen.  Heinos  Karriere,  die  schon  zu
verblassen schien, lebte damit noch einmal kultverdächtig auf.

Ärmliche Kindheit in Düsseldorf

Der Film blendet auch weit zurück zu den Anfängen – in die
recht ärmliche, vaterlose Düsseldorfer Kindheit, zur nicht so
sehr  geliebten  Bäcker-  und  Konditorlehre,  zu  den  ersten
Auftritten  mit  dem  Trio  OK  Singers.  Um  die  schmale  Kasse
aufzubessern, mussten Heino und seine Mitstreiter anfangs auch
schon  mal  im  Hafen  Säcke  schleppen  oder  sich  auf  dem
Schrottplatz  verdingen.

Der Durchbruch kam 1965 in Quakenbrück. Dort traf Heino den
Schlagersänger  und  Produzenten  Ralf  Bendix  („Babysitter-
Boogie“), der ihn allmählich zum unverkennbaren Markenzeichen
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formte. Heino machte demnach widerspruchslos alles, was Bendix
wollte.  Und  tatsächlich:  Alsbald  hatte  Heino  sein  frühes
Vorbild  Freddy  Quinn  nicht  nur  erreicht,  sondern  auch
überflügelt, was die Verkaufszahlen anging. Spätere Bilanz: 50
Millionen  abgesetzte  Tonträger  in  Deutschland,  dazu  ein
Bekanntheitsgrad von angeblich 98 Prozent.

Wenn er so sein Bankkonto betrachtet…

Der junge Heino wurde von Bendix gezielt als Kontrastprogramm
zur Beat-Musik und zu den nachfolgenden Richtungen aufgebaut –
mit  der  schwarzbraunen  Haselnuss,  dem  blau,  blau,  blau
blühenden Enzian und allem volltönenden Karamba Karacho. Ihr
wisst  schon:  diese  manchmal  arg  dröhnenden  Klänge  fürs
tümliche oder tümelnde Volk.

Finanziell sollte er das alles nicht bereuen. Wenn er so sein
Bankkonto betrachte, sinniert der in der Eifel lebende Heino
nun rückblickend im Film, dann habe er wohl alles richtig
gemacht.  Doch  das  ist  eine  gewagte,  wenigstens  einseitige
Schlussfolgerung. Denn es liegen, wie der Film gleichfalls
verrät, auch einige Schatten auf seiner Familiengeschichte.
Alles hat seinen Preis…

In der Mediathek ist der ZDF-Film „Mensch Heino! Der Sänger
und die Deutschen“ noch für ein Jahr abzurufen – bis zum 10.
Dezember 2019.

 

 

 

 



Schrill,  prall  und
tragikomisch:  Die  Staatsoper
Hannover  gibt  Manfred
Trojahns „Was ihr wollt“ eine
neue Chance
geschrieben von Werner Häußner | 12. Dezember 2018
Weihnachten  naht.  Und  damit  die  Zeit  der  Geschenkpakete.
Fehlen in Hannover in der Neuinszenierung von Manfred Trojahns
„Was  ihr  wollt“  nur  Schleifchen  und  Glanzpapier,  und  der
Stapel von verpackten Präsenten wäre komplett. Denn es wird
viel ein- und ausgepackt in Hermann Feuchters Kartonlager, das
er für die Oper des in Düsseldorf lebenden Komponisten nach
Shakespeares Vorlage ersonnen hat.

Komponist  Manfred
Trojahn.  (Foto:
Werner  Häußner)

Ein  gewaltiger  Turm  aus  braunen  Pappschachteln  steht  da,
massiv und doch fragil, bedrohlich überhängend und bröckelnd.
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Es dauert nur eine Szene, und von oben regnet es die ersten
losen Packungen herab. Einem der Kartons, unter Aufsicht eines
Mannes in wuschigem Tutu hereingekarrt, entsteigt ein junges
Paar in Weiß – die an den Strand von Illyrien angeschwemmten
Geschwister  Viola  und  Sebastiano.  Ihre  Einheit  wird  jäh
zerrissen:  Arbeiter  schieben  eine  riesige,  braune  Fläche
zwischen die Beiden, das Mädchen zerreißt das Papier, ein
Rahmen kommt zum Vorschein, leer, aber unüberwindlich. Viola
schaut auf die Fläche, und wen sie auf der anderen Seite
sieht, ist auf einmal nicht mehr klar. Sich selbst? Ihren
Bruder?  Ihr  Spiegelbild?  Oder  gar  nichts  mehr?  Und  das
Orchester brüllt schmerzhaft auf, als habe es soeben Verdis
Othello siegreich an Land geworfen.

Die Welt endet in einem Haufen Kartonagen

Die vermeintliche Klarheit des Anfangs ist vorüber wie die
Einheit  der  Kugelmenschen  in  Platons  philosophischer
Ursprungserzählung – und sie wird auch nicht mehr gewonnen,
wenn  am  Schluss  der  zweieinviertel  Stunden  Oper  die
Geschwister wieder in ihrer Kiste landen. Im Gegenteil: Das
Chaos ist unheilbar; auch der Narr im Tutu kann ihm keinen
Sinn geben, selbst wenn er ganz im shakespearischen Sinne ein
volkstümliches  Liedchen  singt.  Eher  trifft  zu,  was  der
unglückliche Malvolio – der mit den gelben Strümpfen – vor der
Schwärze des Spiegel-Rahmens klagt: „Ich sehe nichts. Es ist
so dunkel hier.“

So  beschreibt  er  bitter-treffend  die  Welt,  die  nach  der
Komödie der Verwechslungen übrig bleibt. Figuren, die nur mehr
um  zitathafte  Fetzen  ihrer  Vergangenheit  kreisen,  eine
delirische Musik ohne Zielambitionen und Finalgehabe. Und ein
Haufen  Kartons,  der  durchlöchert  ist  und  noch
einsturzgefährdeter wirkt als zu Beginn. Man mag Feuchters
Bühnenlösung für allzu gewählt und auf Dauer ermüdend halten,
aber  in  diesem  Moment  schlägt  die  Wirkung  zu  –  jenseits
oberflächlicher ästhetischer Erwägung.



Verwirrspiel der Geschlechter

Balázs Kovalik setzt in seiner Inszenierung vor allem auf das
Verwirrspiel der Geschlechter. Schon das Shakespeare-Theater
hatte mit seinen von Epheben gespielten Frauenrollen auf die
Reize des Uneindeutigen, das Spiel mit dem Feuer sündiger
Homoerotik gesetzt. Kovalik nun gibt, kräftig unterstützt von
den  Kostümen  Angelika  Höckners,  dem  Changieren  der
Geschlechter  breiten  Raum:  Die  Dienerin  Maria  (stimmlich
einigermaßen schrill: Julia Sitkovetzky) trägt ihre Brüste als
knallbunt betonte Embleme praller Weiblichkeit vor sich her;
auch der Diener Antonio, der kernig singende Michael Dries,
ist eindeutig männlich konnotiert.

Bei den komischen Figuren Sir Toby, zunächst mit Schlafanzug
und Karomütze, und Sir Andrew wird die Sache schon weniger
greifbar: Ihre Schottenröcke sind nicht bloß folkloristische
Anklänge, sondern verschieben die Wahrnehmung ins Weibliche,
auch wenn der würdig-füllige und beinah zu nobel singende
Stefan Adam mehr noch als der burleske Edward Mout noch in
ihrer maskulinen Rolle verharren.

Das Spiel mit den Identitäten entfaltet sich dort, wo die
Figuren die Liebe über die pralle Sexualität hinaus ins Spiel
bringen: Bei den Geschwistern verhüllen weiße Overalls die
Geschlechtsmerkmale; Orsino, der hoffnungs- und hemmungslos in
Olivia verliebte Herzog, changiert in Kleidung und Gebaren und
ist bald von den „rosenfeuchten Lippen“ des vermeintlichen
Knaben Cesario angezogen.

Dass Olivia und der Herzog Orsino nacheinander eine nahezu
parallele Szene in einer Badewanne spielen, ist ein deutliches
Zeichen der Regie. „Nichts ist so, wie es ist“, sagt der Narr
(Martin Berner) zutreffend. Und die Menschen auf der Bühne
nähern sich immer wieder dem Zauberrahmen, in dem erscheint,
wen sie erahnen, erträumen, ersehnen. So spitzt Kovalik mit
einer  deutlich  jeden  „Realismus“  transzendierenden
Personenführung die Fragen zu – nach der Existenz der Menschen



zwischen  Sinn  und  Bedeutung,  Schein  und  Sein,  Angst  und
Sehnen.  Eine  in  sich  stimmige  Lösung,  die  sich  vor  einem
dezidierten Standpunkt dem Stück gegenüber nicht scheut.

Dramatische Unmittelbarkeit der Musik

Manfred Trojahns stilistisch souverän unbekümmerte Musik zu
dieser seiner zweiten Oper wurde nach der Uraufführung 1998 in
München teils heftig kritisiert: zu ästhetisch reaktionär, zu
weit weg von wirklicher Zeitgenossenschaft. Mag sein, dass das
temporeiche, schräge Stück deswegen nach der Übernahme von
Peter Mussbachs Münchner Inszenierung 2001 an die Deutsche
Oper am Rhein und einer Produktion in Weimar 2002 – inszeniert
vom jetzigen Gelsenkirchener Generalintendant Michael Schulz –
den Weg zur Bühne verloren hat. In Hannover bewundert man
heute, 20 Jahre nach dem Entstehen, die agile, detailreiche
Musik, die souveräne Ökonomie im Einsatz des Orchesters, die
Finesse der Klangfarben, die dramatische Unmittelbarkeit, die
einer Komödie mit tragischer Einfärbung durchaus angemessen
erscheint.

Mark Rohde und das Niedersächsische Staatsorchester lassen es
nicht an Detailarbeit und Klangbewusstheit fehlen, reißen aber
den Fluss der Musik immer wieder auseinander, wenn sie – aus
szenischen Gründen? – innehalten. Simon Bode muss als Orsino
erst seine Position finden, die er im Lauf des Abends mit
Nachdruck  und  Glanz  zu  sichern  weiß  –  etwa  in  wehmütigen
Kantilenen seiner Klage zum Englischhorn.

Dorothea  Maria  Marx  gibt  der  Olivia  Wärme  und
Selbstbewusstsein,  Charme  und  Koketterie.  Ania  Vegry  turnt
sich mit stimmlicher Verve durch die Sprünge und Koloraturen
der Partie der Viola, kann aber schrill angestrengte Momente
nicht  verhindern:  Der  Kopf  ist  eine  begrenzte  Quelle  der
Resonanz.  Jonas  Böhm  als  ihr  Pendant  Sebastiano  hat  eine
wesentlich blassere Rolle auszufüllen, anders als Brian Davis
als  Malvolio,  der  mit  seinem  korrekten  blauen  Anzug  mit
Krawatte auch die Kontrolle über seine Existenz verliert.



Nach  der  Tragödie  „Orest“  (2012/13)  macht  die  Staatsoper
Hannover nun mit dieser abgründigen Tragikomödie wieder auf
Manfred  Trojahns  Opernschaffen  aufmerksam,  der  in  der
vergangenen Spielzeit auch mit seinem Erstling „Enrico“ in
Frankfurt  wieder  einen  Erfolg  erzielen  konnte.  In  beiden
Fällen  bleibt  als  Fazit:  gut  spielbares  zeitgenössisches
Musiktheater,  geistvoll,  sinnlich,  theaterprall  und
musikalisch  anregend.  Öfter  zeigen!

Nächste Vorstellungen: 14. und 27. Dezember 2018 – 5., 8. und
20.  Januar  2019.  Weitere  Infos:
https://oper-hannover.de/index.php?m=&f=03_werkdetail&ID_Stuec
k=558

https://www.revierpassagen.de/48503/zerbrechliche-realitaet-in-moenchengladbach-und-frankfurt-spielen-zeitgenoessische-opern-mit-wahn-oder-wirklichkeit/20180206_1230

