
Auf Entdeckungstour: Die Oper
Frankfurt  präsentiert  in
Rossinis „Bianca e Falliero“
erlesenste Gesangskultur
geschrieben von Werner Häußner | 8. März 2022

Gefühle brechen Mauern – oder nicht? Karoly Riszs Bühne
für Rossinis „Bianca e Falliero“ in Frankfurt, hier mit
Heather Phillips (Bianca) und Beth Taylor (Falliero).
Foto: Barbara Aumüller

Ein  gewaltiger  Kontinent  liegt  vor  uns.  Einige  seiner
zentralen  Orte  sind  wohlbekannt  und  häufig  frequentiert.
Andere liegen abseits, kaum jemand weiß ihre Namen.

Zwar gibt es immer wieder – und immer häufiger – Expeditionen
an  solche  entlegenen  Stellen,  denen  aber  kaum  Neugierige
folgen, obwohl ihre Schönheiten gerühmt werden. So bleiben

https://www.revierpassagen.de/124782/auf-entdeckungstour-die-oper-frankfurt-praesentiert-in-rossinis-bianca-e-falliero-erlesenste-gesangskultur/20220308_2150
https://www.revierpassagen.de/124782/auf-entdeckungstour-die-oper-frankfurt-praesentiert-in-rossinis-bianca-e-falliero-erlesenste-gesangskultur/20220308_2150
https://www.revierpassagen.de/124782/auf-entdeckungstour-die-oper-frankfurt-praesentiert-in-rossinis-bianca-e-falliero-erlesenste-gesangskultur/20220308_2150
https://www.revierpassagen.de/124782/auf-entdeckungstour-die-oper-frankfurt-praesentiert-in-rossinis-bianca-e-falliero-erlesenste-gesangskultur/20220308_2150


diese Orte unbekannt, das Leben braust an ihnen vorüber.

Der  Kontinent,  es  ist  ein  musikalischer,  heißt  Gioacchino
Rossini. Außerhalb seiner Metropole namens „Il Barbiere di
Siviglia“ wird der Verkehr schnell weniger. Es gibt ein paar
beschaulichere  Vororte,  aber  in  die  vielen  weißen  Flecken
seiner  Landkarte  verirren  sich  nur  Enthusiasten  und
Connaisseurs. Die Oper Frankfurt hat sich als eines der großen
Repertoiretheater  weltweit  in  den  letzten  Jahren  des  kaum
erforschten  Geländes  angenommen  und  in  mittlerweile  vier
Erkundungsgängen Werke vorgestellt, die sonst vornehmlich bei
spezialisierten Festivals begegnen: Nach „La gazza ladra“ 2014
kam fünf Jahre später „Otello“ und kurz vor Ausbruch und als
Opfer  der  Pandemie  2020  „La  gazzetta“  –  sämtliche  in
ambitionierten  Inszenierungen,  kundig  dirigiert  und  fast
durchweg auf der Höhe heutigen Rossini-Gesangs besetzt. Jetzt
folgt die (vorläufig?) letzte Trouvaille dieser Serie, das
1819 für Mailand geschriebene Melodramma „Bianca e Falliero“.

Und wie im „Otello“ – vor kurzem auch am Musiktheater im
Revier zu erleben – versetzt die Musik des „ernsten“ Rossini
in  Staunen.  Da  ist  nichts  zu  hören  von  der  angeblich  so
heiter-apollinischen Tändelei eines Genießers, der ansonsten
als  Verfasser  (sämtlich  verlorener)  Gourmet-Rezepte  in  die
Geschichte eingehen sollte. Da sucht man auch vergeblich die
in  polemischer  älterer  Literatur  so  angeprangerten
Selbstzitate und leeren Wiederholungen. Nur das Schlussrondo
der  Sopranistin  ist  aus  der  zwei  Monate  vorher  in  Neapel
uraufgeführten und in Mailand noch unbekannten „La Donna del
Lago“ übertragen, und eine kurze Bläsersequenz erinnert an die
Ouvertüre zu Rossinis letzter italienischer Oper „Semiramide“.
Dafür  hört  man  aber  ausgefeilte  Ensembleszenen,  ein  von
Zeitgenossen und Nachfahren vielgerühmtes Quartett und einen
dramatisch  verdichteten  virtuosen  Koloraturgesang,  dem  man
höchsten  technischen  Anspruch  vorwerfen  könnte,  nicht  aber
sinnleeres Gezwitscher.

Beste Traditionen des Belcanto
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Frankfurt  hat  für  die  vier  tragenden  Rollen  dieses
kammerspielartigen  Dramas  um  familiäre  Gewalt,
gesellschaftliches Ansehen, starre Ehrbegriffe, erschreckende
Übergriffigkeit und verstörende Lieblosigkeit eine Besetzung
gefunden, die man sich passender kaum vorstellen kann. Die
Europa-Debütantin  Heather  Phillips  (Bianca)  und  die  junge
Schottin  Beth  Taylor  (Falliero)  knüpfen  mit  glanzvollem
Material und unverkrampftem Timbre an die besten Traditionen
des  Belcanto  der  Rossini-Zeit  an,  verbinden  den  Stil  des
Ziergesangs  mit  modern  gedachter  Expressivität,  ohne  die
Tugenden einer ausgeglichenen Tonbildung, einer durchweg auf
dem  Atem  getragenen  Emission,  eines  in  allen  Registern
gleichmäßigen  Klangs  und  einer  stupenden,  unforcierten
Geläufigkeit zu missachten. Sicher: Diese Art zu singen setzt
nicht auf rhetorische Überwältigung, auch nicht auf kräftig
aufgetragene Farben. Aber in der Finesse, im Chiaroscuro der
Dynamik,  in  der  Bedeutung  des  gesungenen  Wortes,  in  der
flüssigen,  im  richtigen  Moment  akzentuierten  Phrasierung
eröffnet sie einen Ausdruckskosmos, der sich weit über den
bloßen Wohllaut erhebt. Schlicht begeisternd.



Von  links:  Theo  Lebow  (Contareno),  Heather  Phillips
(Bianca; kniend), Beth Taylor (Falliero) und Kihwan Sim
(Capellio). Foto: Barbara Aumüller

Die beiden männlichen Stimmen stehen dem kaum nach. Vor allem
Theo  Lebow,  in  seinem  übersteigerten  Patriarchalismus  eine
seelisch verkrümmte, autoritäre Vaterfigur, kann mit seinem
agilen, an die Herrscherfiguren der älteren Oper erinnernden
Tenor den technischen und expressiven Anforderungen Rossinis
gerecht  werden.  Contareno,  der  Vater,  versucht  mit  allen
Mitteln,  eine  Zweckheirat  seiner  Tochter  mit  dem
venezianischen  Patrizier  Capellio  durchzusetzen  und  greift
dabei zu allen Mitteln psychischer Gewalt, die sich in einem
Feuerwerk  gesanglicher  Raffinessen  entäußern.  Lebow  erfüllt
sie nicht nur bravourös, sondern gibt ihnen auch das nötige
expressive Gewicht und macht damit die unbändige innere Wut
seines Charakters greifbar.

Capellio lässt sich auf diesen Ehe-Deal ein. Kihwan Sim gibt
der Rolle ohne Solonummer ein sattes, aber nicht zu breit
geführtes  Bass-Fundament  mit  und  zeigt  seine  Tugenden  als
Ensemblesänger. Sim hat den wohl schwierigsten Charakter der
Oper zu gestalten, obwohl Librettist Felice Romani über die
Konfliktschablone von persönlicher Neigung und übergeordneter
Pflicht  hinaus  alle  vier  Protagonisten  differenziert  zu
charakterisieren  weiß.  Denn  Capellio  ist  über  beide  Ohren
verliebt,  besinnt  sich  aber  im  entscheidenden  Moment  der
Gerichtsverhandlung gegen seinen Rivalen Falliero auf die Ehre
als Richter, der übergeordnetes Recht über persönliche Gefühle
zu stellen hat.

Befreit aus patriarchalen Zwängen

Contareno, der Vater, will mit der Hochzeit den alten Glanz
seines Namens wieder herstellen und verfolgt dieses Ziel mit
einer verbissenen Wut, die seine inneren Zwänge und Nöte ahnen
lassen. Im Finale des ersten Aktes, das unverkennbar an die
Konstellationen in Donizettis „Lucia di Lammermoor“ erinnert,



richtet sich die Aggression gegen den heimlichen Geliebten
seiner  Tochter  Bianca,  der  bei  der  Unterzeichnung  des
Ehevertrags  hereinplatzt.  Dieser  Falliero  ist  zwar  als
Kriegsführer  erfolgreich,  aber  mittellos  und  daher  keine
angemessene Partie.

Heather  Phillips
als  Bianca.  Foto:
Barbara Aumüller

Und Bianca, die Tochter? Heather Phillips gibt ihr nicht nur
leuchtend freie Sopranklänge mit, sondern zeichnet auch ihre
innere  Zerrissenheit  nach.  Denn  anders  als  heute  sind
gesellschaftliche  Verantwortung  und  familiäre  Bindung  noch
gewichtige  Argumente,  wenn  es  um  die  Frage  nach  einem
selbstbestimmten Lebensweg geht. Tilmann Köhler baut darauf
seine  Regie-Idee  auf:  Er  zeigt  zunächst  ein  behütet-
verspieltes  Mädchen,  das  Susanne  Uhl  in  rosa  Chiffon  und
silberne Stiefeletten kleidet. Aber die Figur verharrt nicht
in der Opferhaltung einer Lucia di Lammermoor, sondern wehrt
sich,  auch  wenn  sie  die  Gesellschaft  der  Männer  ins
konventionelle  Brautkleid  nebst  Schleier  und  grauem  Blazer
steckt.

Am Ende tritt Bianca als Kämpferin von heute ins Rampenlicht.



Die  Erkenntnis,  dass  es  nie  um  sie  und  ihre  Liebe  ging,
sondern immer nur um die Befriedigung des männlichen Begehrens
(Falliero/Capellio)  und  das  gesellschaftlich-materielle
Nutzbarmachen  (Contareno)  treibt  Bianca  in  eine  trotzige
Selbständigkeit, die freilich auch Isolation bedeutet. Karoly
Risz  hat  auf  die  Drehbühne  eine  Konstruktion  aus  vier
Viertelkreis-Segmenten gestellt, die an Jean-Paul Sartres (im
Programmheft  zitierte)  Beschreibung  Venedigs  als  „Labyrinth
aus Schnecken“ erinnert.

Die  Teile  lassen  sich  zu  Halbkeisen  verbinden,  die  sich
ineinander  drehen  lassen  und  so  eine  abweisende,  riesige
Mauer,  Durchgänge  oder  offene  Räume  für  Szenen  mit  dem
distanziert  kommentierenden  Chor  bilden  können:  neutrale
Schauplätze, die für alle möglichen Sujets geeignet wären, und
auf die Bibi Abel ziemlich überflüssige Videos von Händen,
Gesichtern und Hautlandschaften projiziert, wenn die Musik den
Fluss  der  Zeit  anhält  und  die  Personen  in  sich  selbst
einkehren.  Unter  Giuliano  Carella  pflegt  das  Frankfurter
Orchester  eher  einen  warmen,  sanft  geschmeidigen  als  den
„typisch“ spritzig-trockenen Rossini-Klang, dem lediglich hin
und wieder Attacke und rhythmische Zuspitzung gut getan hätte.

Und  wieder  einmal  ist  aus  dieser  beeindruckenden  Rossini-
Exploration der Wunsch abzuleiten, es mögen doch auch andere
Opernhäuser in die unbekannten Regionen des Schaffens Rossinis
vordringen.  Frankfurt  rüstet  sich  derweil  für  eine  andere
Epochen-Entdeckung:  Ab  3.  April  steht  Umberto  Giordanos
Verismo-Thriller „Fedora“ in einer Inszenierung von Christof
Loy im Spielplan.

Weitere Vorstellungen von Rossinis „Bianca e Falliero“ am 11.,
17.,  19.  und  26.  März  2022.  Info:
https://oper-frankfurt.de/de/spielplan/bianca-e-falliero_2/?id
_datum=2825



Oper  Frankfurt:  Verdi-Herbst
mit „Les Vêpres Siciliennes“
glanzvoll eröffnet
geschrieben von Werner Häußner | 8. März 2022
Ein Schuss peitscht durch die Stille, noch vor der Ouvertüre.
Ein junger Mann fällt und wird hastig weggeschleppt. Die Musik
setzt  ein,  düster  timbriert,  mit  einem  unheilvoll  dumpfen
Doppelschlag. Er wird in der Oper immer wieder aufklingen, bis
Schüsse  und  ein  jäher,  knapper  Orchesterschlag  das  Drama
beenden.

Die Oper Frankfurt hat ihre Spielzeit – und den Verdi-Herbst
dieses  Jubiläumsjahres  –  mit  der  Wiederaufnahme  von  „Les
Vêpres Siciliennes“ eröffnet. Ein selten gespieltes Werk, mit
dem Verdi 1855 während der Pariser Weltausstellung an der
Opéra in Konkurrenz zu den „Klassikern“ der Grand Opéra trat.
En  Werk,  dessen  Dimensionen  und  Ansprüche  einer  breiten
Rezeption  im  Wege  standen.  Aber  in  seiner  psychologischen
Differenzierungskunst  steht  Verdi  in  der  „Sizilianischen
Vesper“ auf der Höhe, die er mit „Rigoletto“ und „La Traviata“
erreicht und mit dem vier Jahre später entstehenden „Ballo in
maschera“ perfektioniert hat.
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Der Despot und der
Revoluzzer:  Quinn
Kelsey  und  Alfred
Kim  in  „Die
sizilianische
Vesper“  in
Frankfurt.  Foto:
Thilo  Beu

In Frankfurt hat Jens-Daniel Herzog inszeniert. Er lässt sich
nicht auf Schauplatz und Zeit ein – Sizilien 1282, während der
Gewaltherrschaft von Charles d’Anjou –, sondern arbeitet die
Grundkonflikte des Stücks heraus, die mit den historischen
Abläufen sowieso kaum etwas zu tun haben: Eine traumatische
Vater-Sohn-Beziehung,  eine  Liebe  im  Spannungsfeld  von
politischer  Kumpanei  und  zärtlicher  Verinnerlichung,  eine
Auseinandersetzung von gesellschaftlichen Gruppen, getrieben
von  einem  machtbewussten  Regenten  und  einem  fanatischen
Freiheitskämpfer.

Den Schauplatz definiert Mathis Neidhardt mit seiner Bühne,
dominiert von einem Hochhaus im Stil der sechziger Jahre. Der
schwarzpolierte Stein des Erdgeschosses, der goldene Beschlag
der Eingangstür erinnern an den aufwändigen, dennoch billig
wirkenden  Protz  sozialistischer  Repräsentationsbauten,  aber
auch  den  stillosen  Aufwand  der  Wirtschaftswunderland-



Architektur.  Vor  dem  Haus  wird  im  kalten  Schein  einer
Neonlampe der Mord verübt. In der Ouvertüre huschen Menschen
vorbei, stellen mit gehetztem Blick nach links und rechts ein
Grablicht auf, legen Blumen ab, kleben das Bild des Ermordeten
an den Marmor. Eine alte Frau wir vorbeigeführt, verharrt
erschüttert vor dem Bild. Eine Moment, der uns an ähnliche
Szenen aus den Bürgerkriegen dieser Welt denken lässt, ob
Kosovo oder Afghanistan.

Herzog lässt in seiner Inszenierung, die zu seinen genauesten
und scharfsichtigsten gehört, konkrete historische Andeutungen
weg. Die Herren, die in geschmacksarm modischen Anzügen das
Serviermädchen belästigen, könnten ihren Espresso im Sizilien
der  sechziger  Jahre  oder  am  Rand  der  französischen
Studentenrevolte  nippen.  Ihre  Gegner,  dunkel  und  einfach
gekleidete  Menschen,  stellen  sich  mit  ihren  Fahrrädern  in
einer  Front  auf.  Herzog  versteht  es,  die  lauernde
Konfrontation  in  einem  kraftvollen  Bild  einzufangen.

Jens-Daniel Herzog erschließt die komplexen Charaktere

Die  Inszenierung  des  Dortmunder  Opern-Intendanten  ist  kein
vordergründiges Polittheater: Herzog erschließt die komplexen
Charaktere  von  Verdis  Figuren  in  szenisch  außerordentlich
dichten Konstellationen. Guy de Montfort ist der Gouverneur
des  besetzten  Landes,  ein  Machtmensch,  rasch  in  der
Entscheidung,  knallhart  in  der  Umsetzung.  Seine  klar
strukturierte Welt beginnt zu bröckeln, als er in einem Brief
erfährt,  dass  der  kleine  Revoluzzer  Henri  sein  Sohn  ist,
geboren von einer von ihm vergewaltigten Sizilianerin. Von
diesem Moment an spürt Montfort die innere Leere; er lässt
seine verdrängte Sehnsucht nach Zuneigung zu – die Suche nach
einem  „Menschen“,  die  Verdi  zwölf  Jahre  später  in  König
Philipp im „Don Carlo“ so bewegend darstellen sollte.

Quinn Kelsey macht mit den Farben seines ausgewogenen, sicher
geführten Baritons die innere Welt Montforts deutlich: Er ist,
wie  die  anderen  Hauptfiguren  dieses  Verdi-Dramas,  kein



einschichtiger  Charakter.  Er  leidet  an  der  Einsamkeit  des
Herrschenden und kann sie nicht überwinden: Im vierten Akt
erzwingt er von seinem Sohn mit seinen vertrauten Machtmitteln
das öffentliche Bekenntnis zu ihm als Vater. Verdi gibt ihm
einen Zug ins Tragische: Montfort ist, innerlich angerührt und
„bekehrt“, bereit zur gesellschaftlichen Versöhnung.

Doch die verhindert ein Anderer, der sich zunehmend verhärtet:
Jean de Procida, aus dem Exil zurückgekehrt, besingt in seinem
Auftritt innig und voll Pathos seine Heimat. In der Bass-Arie,
einer der schönsten Verdis, nimmt man ihm eine ehrliche, tief
empfundene Verbundenheit mit seinem Land ab. Später mutiert er
zu dem, was Verdi als „gewöhnlichen Verschwörer … mit dem
Dolch in der Hand“ beschreibt.

Unversöhnliche  Fronten:
Jens-Daniel  Herzogs  kluge
Inszenierung  von  Verdis
„Sizilianischer  Vesper“  in
Frankfurt. Foto: Thilo Beu

Procida spitzt den Konflikt zu, schürt die Gewaltbereitschaft,
opfert jede menschliche Regung seiner politischen Mission. Wer
persönliche Gefühle zulässt, ist Verräter: Henri, weil er sich
außerstande sieht, seinen Vater einem Mordkomplott zu opfern.
Hélène, weil ihre Hochzeit mit Henri nicht als politisches
Kalkül sieht und mit ihrem Ja nicht das Stichwort für eine
blutige Erhebung geben will. Kihwan Sim gestaltet diesen Weg
ins Unmenschliche mit einer sonoren Stimme, deren schneidende



Härte gut zum Charakter Procidas passt. Doch Sim vergisst
nicht, dass Verdi den Typ des „basso cantante“ vor Augen hatte
– anders als Raymond Aceto in der Premierenserie des „Vêpres
Siciliennes“ im Juni, der zu wenig auf Linie sang, zu rau
intonierte.

Verdi hat die Entwicklung der großen historischen Oper in
Paris  genau  beobachtet  und  ihre  musikalischen  und
dramaturgischen Errungenschaften für sich zu nutzen gewusst.
Aber er blieb bei seinem Interesse an den Leidenschaften und
seelischen Konflikten und hat unter diesem Aspekt das Libretto
Eugène Scribes mehrfach kritisiert. Henri und Hélène wirken in
der klugen Sichtweise Herzogs nicht als Liebespaar, sondern
zunächst als Verbündete in der Opposition. Ein Liebesduett
gibt  es  nicht,  doch  Verdi  gibt  vor  allem  Henri  den
musikalischen Raum zu verzweifelter Leidenschaft und spitzt
damit den dritten und vierten Akt ungeheuer spannungsreich zu:
ein idealistischer Junge, zerrissen zwischen den väterlichen
Ansprüchen, der Liebe zu Hélène und der patriotischen Pflicht,
seine Heimat zu befreien.

Burkhard Fritz lässt diese ausweglosen Konflikte mitfühlen: Er
gibt der Figur bis ins mimische Detail hinein Konturen, setzt
einen kraftvollen, technisch versierten Tenor ein, der in der
schwierigen  Partie  die  gestalterische  Herausforderung
meistert. Vor ihm hat Alfred Kim den Henri gesungen, mit mehr
italienischem  Schmelz,  Legato-Leidenschaft  und  hinreißender
Attacke. Fritz hat nicht die satte, schmeichelnde Höhe seines
Vorgängers,  wird  beim  Aufstieg  in  die  obere  Lage  gerne
schneidend  spitz,  kann  aber  mit  seiner  überzeugenden
psychologischen  Durchdringung  der  Figur  alles  wieder
wettmachen.



Elza van den Heever (Hélène)
und  Quinn  Kelsey  (Guy  de
Montfort). Foto: Thilo Beu

Mit Elza van den Heever kann Frankfurt die hybride Rolle der
Hélène mit einer weltweit gefragten Sopranistin besetzen. Die
Südafrikanerin  gehörte  bis  Ende  vergangener  Spielzeit  dem
Ensemble  an  und  ist  jetzt  –  nach  ihrem  Debut  an  der
Metropolitan Opera New York – freischaffend tätig. Hélène ist
keine  der  duldenden  Heroinen  Verdis,  trägt  eher  die  Züge
starker  „Macherinnen“  wie  Abigaille  oder  Odabella.  Ihre
solistischen  Selbstäußerungen  sind  merkwürdig  distanziert.
Weder das gleichnishafte Revolutionslied des ersten noch der
schillernde Boléro des fünften Akts sprechen über sie selbst.
Traumatisiert vom Mord an ihrem Bruder dringt sie erst im
fünften  Akt,  zerrissen  von  der  Liebe  zu  Henri  und  der
Solidarität  mit  ihren  Kampfgefährten,  zu  ihrer  seelischen
Mitte vor. Zu spät: Im losbrechenden Aufruhr verlieren die
Liebenden ihr Leben.

Van den Heever durchmisst ihre technisch anspruchsvolle Partie
mit Bravour, die sie von einer lodernd-aggressiven Cabaletta
über  psychologisch  feinnervige  Ensembles  zum
Koloraturfeuerwerk  des  berühmten  „Boléro“  führt,  ein
Schaustück  vokaler  Geläufigkeit,  das  eher  der  Sphäre  des
kapriziösen Oscar aus dem „Ballo in maschera“ nahesteht.

Beispielhafte Verdi-Inszenierungen

Frankfurt wählte die kaum gespielte fünfaktige französische



Originalfassung,  allerdings  ohne  die  melodienreiche,  fast
halbstündige  Ballettmusik,  und  setzte  damit  wieder  einmal
Maßstäbe in der deutschen Opernlandschaft. Das war auch dem
engagierten  Orchester  zu  verdanken,  dem  Pablo  Heras-Casado
genau  die  atmende  Phrasierung,  differenzierte  Dynamik  und
melodische Intensität abverlangte, die Verdis Musik spannend
und vielfarbig machen.

Der 35jährige Spanier hat sich mit diesem Frankfurter Debut
nachhaltig  als  Verdi-Dirigent  empfohlen,  dem  man  gerne
wiederbegegnen möchte. Die derzeit laufende Vorstellungsserie
dirigiert Giuliano Carella, nicht ganz so differenziert im
Detail  und  flexibel  im  Tempo,  aber  ebenso  mit  Gespür  für
Verdis orchestrale Farben und glühende Expression. Dem Chor,
für seine umfangreiche Aufgabe von Matthias Köhler bestens
präpariert, würden deutliche Zeichen vom Pult her gut tun:
Verdis rhythmisch kantig geschnittene Einsätze sotto voce und
a cappella gelangen nicht überzeugend.

Mit „Les Vêpres Siciliennes“ hat Frankfurt neben einem immer
wieder bewegenden „Don Carlo“ in David McVicars Regie und
einem  szenisch  wie  musikalisch  hochkarätigen  „Ballo  in
maschera“ von Claus Guth eine beispielhafte Verdi-Inszenierung
im Repertoire; ein Nachweis der Leistungsfähigkeit des Hauses,
das unter seinem Intendanten Bernd Loebe in die europäische
Spitzengruppe  aufgerückt  ist.  Dass  ein  solches
Erfolgsunternehmen  mit  Kürzungen  bedroht  wird,  ist  ein
weiterer Beweis für die desolate Kulturpolitik in Deutschland,
das von Rostock bis Halle, von Dessau bis Wuppertal derzeit
drauf und dran ist, sein kulturelles Kapital im Bereich des
Theaters zu verspielen. Das ist kein Krisen-Management, das
ist die pure Leichtfertigkeit.

 


