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Vor genau zweihundert Jahren grindete Georg Christian von
Kessler in Esslingen am Neckar seine Sektkellerei. Er brachte
aus Frankreich das Geheimnis der »méthode traditionnelle«

mit, die bis heute fir die unvergleichlich hohe Qualitét unserer

DEUTSCHLANDS ALTESTE SEKTKELLERE|I * GEGRUNDET 1826 VON GEORG CHRISTIAN VON KESSLER IN ESSLINGEN AM NECKAR
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Mabhlers Theater

Nicolas Mahler lebt und arbeitet
in Wien. Fur das Editorial

von Reihe 5 hat der lllustrator

in jeder Ausgabe einen kleinen
Theatercomic gezeichnet

Editorial 3

Liebe Leser*innen der Reihe 5,

ein Heft zu machen ist der Arbeit an einem Schauspiel,
einem Ballett oder einem Opernabend gar nicht so
undhnlich: Es beginnt mit einer Idee, aus der sich eine
inhaltliche Dramaturgie entwickelt. Autor*innen und
Kinstler*innen werden beauftragt, die Idee in Texte
und Bilder zu gielRen. In szenischen und technischen
Proben werden die Ergebnisse zusammengefligt. Es gibt
Durchlaufe, wenn die Geschichten in ihrem Layout
stehen und der finale Rhythmus der Seiten gefunden
wird. Eine Generalprobe, wenn die Blaupause erstellt ist,
an der noch letzte Korrekturen vorgenommen werden,
bevor das Heft schlielRlich in den Druck geht. Um dann
endlich Premiere zu feiern — am Erscheinungstermin.
Stolz in den Handen zu halten, woran man monatelang
gearbeitet hat, ist ein Gllick, das alle Kunstschaf-
fenden kennen. Und wie im Theater gilt: Nach dem Heft
ist vor dem Heft. Eigentlich. Was Reihe 5 betrifft:
Sie erscheint nach elf Jahren mit dieser Ausgabe zum
letzten Mal. Danke, dass Sie sie gelesen haben.

Ihre Staatstheater Stuttgart

pemnachst:
FAUST 7 .. Jetzt sparen
ZWEIGROSCHENOPER.. sie auch noch
SCHWRANENTEICH .. unsere Klassiker

zusammen !
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Sarah-Maria Deckert

Die Munchner Journalistin aus dem All-
gdu hat schon einige Magazine geleitet -
Reihe 5 nimmt fiir sie einen besonderen
Stellenwert ein. Zweimal entwickelte
sie das Heft inhaltlich sowie gestalterisch
weiter und brachte es mit namhaften
Autor*innen auf ein neues publi-
zistisches Niveau. Es wird ihr fehlen.

Selina Sterzl

Keine Seite dieses Hefts ohne die Art-
Direktorin. Seit 2021 gestaltet sie Reihe 5
mit Herzblut und Originalitdt und hat
die visuelle Handschrift des Magazins
wesentlich vorangetrieben. Als Samm-
lerin von Input und Ideen Uber alle drei
Sparten hinweg lie sie nie auch nur
einen Wunsch offen.

Johannes Erler

Unter dem Motto »Zamma schaffe« be-
gann der Hamburger Designer 2010 seine
Arbeit flir die Staatstheater mit der
Entwicklung des Logos und der Reihe 5,
die er bis zuletzt als Creative Director
betreute. Erler arbeitet fiir viele Theater
und Opernhduser in Deutschland, war
jedoch nirgends so oft wie in Stuttgart.

Christoph Kolossa
Der gebtrtige Badener ist die gute
Seele von Reihe 5 - und seit dem ersten
Tag Teil der Redaktion. Als Mitarbeiter
der Kommunikationsabteilung und Chef
der Fithrungen durch die Staatstheater
weif er so gut wie alles Uber das Haus
und fullt selbst die kleinste Rubrik oder
komplizierteste Infografik mit Leben.
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Panorama K
1927 in einem Atelierin -
Berlin-Wilmersdorf:
Elisabeth Hauptmann
und Bertolt Brecht,
aufgenommen zur Zeit
der Entstehung der Drei-
groschenoper. Haupt-
mann war es, die Brecht
auf John Gays Beggar’s
Opera hinwies und

den Text ins Deutsche
Ubersetzte. Diese Arbeit
lieferte das textliche
und strukturelle Funda-
ment des Stiicks. Ton,
Rhythmus und Figuren
wurden maRgeblich

von ihr gepragt. Die
Urauffihrung 1928 am
Theater am Schiff-
bauerdamm wurde ein
Kassenschlager, Haupt-
manns Beitrag jedoch
lange marginalisiert.
1948 entschied sie sich
fiir ein Leben in der
DDR und setzte ihre Ar-
beit als Dramaturgin
am Berliner Ensemble
fort. Sie hat Brechts
Theater bis zu seinem
Tod 1956 beeinflusst. S
Ab7.Maiim

Schauspielhaus
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Der Vorhang muss hoch!
Wie betreut man
Theatergiste?

&
= 2R

»Mehr als sechzig Menschen im Besu-
cherservice betreuen das Publikum in
unseren Spielstdtten bei rund 900 Vor-
stellungen in jeder Saison. Die Aufgabe:
den Besuch so angenehm wie moglich
zu gestalten - dazu gehort mehr als die
Vorstellung. Worum geht’s? Gibt es eine
Einfithrung? Wo kann ich Getranke be-
stellen? Die Gdste haben viele Fragen,
und wir sollten immer eine Antwort
parat haben. Dafiir sind wir in standi-
gem Austausch mit der Dramaturgie,
dem Gastroteam, dem Kartenservice
und der Bithne. Wir miissen oft spontan
und einfiihlsam sein: Bei gesundheitli-
chen Problemen versorgen unsere Erst-
helfer*innen, oder anwesende Theater-
drzt*innen werden geholt. Fur den
unwahrscheinlichen Fall einer Eva-
kuierung wissen alle im Team, was
sie tun mussen. Es gibt mobile
Kolleg*innen, die sich um abgehetz-
te Nachzugler*innen kimmern und
Gaste beruhigen, die die Vorstellung
emport und manchmal lautstark ver-
lassen. Ab und zu kommt jemand zum
richtigen Stilick am falschen Tag, fiir den
wir in Rucksprache mit dem Kassen-
team eine Lésung suchen. Die S-Bahn
streikt? Reisegruppen stehen im Stau?
Dann kldren wir mit der Bithne, wann
genau die Verspdteten in den Saal diir-
fen. Oft muissen wir eingreifen: Speisen
bitte nicht im Saal, wer rausgeht, kann
nicht einfach wieder rein, Fotos nur vom
Schlussapplaus. Mit Klarheit und Em-
pathie gehen wir auf alle Gdste zu. Und
am Ende wunschen wir nattrlich einen
schonen Abend.«

Maurus Zinser leitet den Besucherservice
der Staatstheater

Aufgezeichnet von Christoph Kolossa

Apropos...

... Kraft des Theaters. Wir haben die
Intendanten der Staatstheater Stuttgart an-
lasslich der letzten Ausgabe von Reihe 5
gefragt, in welchen Momenten sie sie spliren

»Seit meiner Zeit als Bratscher
weild ich: Die Kraft der Oper
erlebt man am besten im Or-
chestergraben. Ich stehe da gern
hinter der Tlr. Es ist laut, aber
man ist im Zentrum des »Kraft-
werks der Geflihle<, wie Alexander
Kluge die Oper nannte. «

Viktor Schoner, Intendant der Staatsoper Stuttgart

»Nichts beriihrt so wie eine Live-
auffiihrung! Die Kraft und Schon-
heit des Tanzes spricht jeden
Menschen an. In Zeiten, in denen
Krieg und Unsicherheit unsere
Welt beherrschen, finde ich

im Theater Ruhe. Im Zuschauer-
raum kann ich frei atmen. «

Tamas Detrich, Intendant des Stuttgarter Balletts

»Einer der eindrucksvollsten
Theatermomente war die Stille
nach einer Vorstellung von Die
Ermittlung, einem Stlick tUber
die Auschwitz-Prozesse. Es gab
keinen Applaus. Niemand ist
aufgestanden, niemand hat ein
Wort gesagt. Es war ein Abend,
der das Publikum auf sich selbst
zuriickwarf. Da wusste ich,

wir hatten alles richtig gemacht.«

Burkhard C. Kosminski, Intendant des Schauspiels Stuttgart

Illustration: Nadine Redlich; Fotos: Matthias Baus, Roman Novitzky, Bjérn Klein
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7 Musikstu
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...die Sanger Goran Juri¢, der in Station Paradiso den Busfahrer
verkorpert, zwischen Kroatien, Stuttgart und der Welt begleiten

1. Tamara Obrovac:
Daleko je

Dieses nostalgische Lied ist eine Mi-
schung aus Jazz und kroatischem Folk
und erinnert mich an meine Heimat.
Der Titel bedeutet in etwa »Es ist weit
weg«, und viele Menschen, die ich
liebe, sind weit weg in Kroatien. Es
ist kein tragisches Lied wie sonst die
Volkslieder des Balkans, sondern eine
Tarantella, die zum Tanzen einladt.

<4

+

2. Aphex Twin: Xtal

Einminimalistisches Stuck. Fiir mich
ist es die perfekte Musik zum Chil-
len, fast wie eine elektronische Me-
ditation. Aphex Twin ist in meinen
Augen ein sehr interessanter Musi-
ker, da er die Grenzen zwischen Elek-
tro und zeitgenossischer klassischer
Musik sprengt.

3.lannis Xenakis:
Keqrops

An dieser Komposition aus dem Jahr
1986 fasziniert mich die Klangsprache,
bestehend aus sehr breiten Tonclus-
tern, ganz ohne Vibrato. Sie klingt
satt und ist nicht einfach. Als ich das
Werk als Musikstudent an der Univer-
sitdt Zagreb zum ersten Mal horte,
habe ich regelrecht zu schwitzen
begonnen. Es schien Musik zu sein,
die nicht von dieser Welt ist - viel-
leicht so etwas wie ein Soundtrack
fiir Aliens.

4. Shreya Goshal:
Deewaoni Mastani

Dieses Lied stammt aus einem Bolly-
wood-Film. Goshal singt darin vir-
tuos mit vielen Ornamenten und
Trillern und mit einem riesigen Ton-
umfang. Ein Ideal fiir mich. Was sie
mit ihrer Stimme macht, kann ich
als Opernsdnger niemals schaffen.

5.Giulietta Sacco:
Lacreme napulitane

Die »neapolitanischen Trdnen« ha-
ben mehrere italienische Sdnger
gesungen, aber die Interpretation
von Sacco aus den 1970er-Jahren ist
meine absolute Lieblingsversion. Es
ist eine dieser Emigrationsgeschich-
ten, wie es sie Anfang des 20. Jahr-
hunderts gab: Ein Italiener schreibt
aus Amerika seiner Mutter und
sehnt sich nach Neapel. Ich kénnte
mir gut vorstellen, dieses Lied auch
einmal zu singen.

6. John Coltrane:
A Love Supreme

Eine vierteilige Jazzsuite, die 1964 in
einer einzigen Session aufgenommen
wurde. Coltrane schildert darin seine
Erfahrungen, nachdem er seine Dro-
genprobleme Uberwunden hatte. Die
Musik hat ihn ndher zu Gott gebracht
und verleiht seinem Weg von der Ab-
hdngigkeit zur Spiritualitat Ausdruck.
Jazz finde ich sehr inspirierend, gera-
de wenn ich ein bisschen Abstand zur
Oper gewinnen mochte.

7. Oranssi Pazuzu:
Vierivd usva

Das ist eine finnische Metal-Band, die
eine sehr dystopische Musik macht.
Ich habe sie oft gehért, als ich ver-
gangenen Sommer beim Festival in
Savonlinna Banquo in Macbeth ge-
sungen habe. Sie hat perfekt zu dieser
Horroroper gepasst. In diesem Lied
kommt jenes unruhige, fast angst-
volle Gefiihl vor einem bedeutenden
Ereignis oder einer Katastrophe zum
Ausdruck. Das entspricht leider auch
der Situation, in der wir heute leben.

E 23 Hier kdnnen
£ Sie Goran Juri¢’
Favoriten horen

Illustrationen: Lea Dohle
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Theater ist:
Geschichten
erzahlen

Archiv aus Lebensfaden —
uber die Erzahlkraft der Oper

Essay: Albrecht Selge
lllustration: Muhammad Fatchurofi
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Unser Leben hdngt an einem seidenen Faden: dem Faden der Er-
zdhlung. In seinem uferlosen Romanmonstrum Der Mann ohne
Eigenschaften schenkt Robert Musil dem Protagonisten Ulrich
auf dessen vielleicht schon angetiitertem Heimweg durchs
ndchtliche Wien diese schlagartige Erkenntnis:

Und als einer jener scheinbar abseitigen und abstrakten
Gedanken, die in seinem Leben oft so unmittelbare Bedeutung
gewannen, fiel ihm ein, dass das Gesetz dieses Lebens, nach
dem man sich, liberlastet und von Einfalt trdumend, sehnt, kein
anderes sei als das der erzdhlerischen Ordnung! Jener einfachen
Ordnung, die darin besteht, dass man sagen kann: »Als das ge-
schehen war, hat sich jenes ereignet!« Es ist die einfache Reihen-
folge, die Abbildung der tiberwdltigenden Mannigfaltigkeit des
Lebens in eindimensionaler Form, wie ein Mathematiker sagen
wiirde, was uns beruhigt; die Aufreihung all dessen, was in Raum
und Zeit geschehen ist, auf einen Faden, ebenjenen beriihmten
»Faden der Erzdhlung«, aus dem nun also auch der Lebensfaden
besteht. Wohl dem, der sagen kann »als«, »ehe« und »nachdemc!

Die Literatur, gerade die Osterreichische, hat sich lange der
Erzdhlkritik gewidmet und dabei das Material Sprache (kinst-
lerisch hochst produktiv) intensiv betrachtet und bespielt, statt
es altmodisch zum Erzdhlen zu benutzen. Und wer auch nur
gelegentlich zeitgendssische Musik hort, der durfte Verwandtes
kennen: die ausgiebige Betastung und Abklopfung von Klang-
material oder Form statt »erzahlerischen« Auffadelns mit mu-
sikalischem »als«, »ehe«, »nachdemc«.

Aber vielleicht ist Musils smarter Protagonist doch ein wenig
zu streng? Das existenzielle Bediirfnis, unser Leben als einen
Weg zu verstehen und seine Ereignisse auf den Faden der Rei-
henfolge zu kniipfen (ob nun zeitlich oder kausal), das bedeutet
tatsachlich immer: Zusammenhang herstellen. Doch Zusam-
menhang ldsst sich differenzieren, auch und gerade Briiche
lassen sich miterzdhlen. Das gilt ebenso fiir musikalisches Er-
zdhlen. Vielleicht nicht mehr so unbeirrt wie in der klassischen
erzdhlenden Oper, jenem Gesamtkunstwerk, in dem der Text
die schndden Fakten liefert, aber die Musik die Deutungshoheit
hat. Und die Verschmelzung beider uns emotional tief bewegt.

Ist nicht ein Bruch oder eine einschneidende Verdnderung im
Leben geradezu der Inbegriff von »ehe« und »nachdem«? Der Akt
der Migration, ein Hauptthema unserer Gegenwart, gehort wohl
zum klarsten Einst und Jetzt, das sich denken lasst, bindr durch
und durch. Heute ist es so, frither war es so. In einem postmig-
rantischen Theaterstilick wie Station Paradiso von Sara Glojnarié
aber fliefen Sujet und Material des Erzdhlens ineinander. Ein
klassisches Roadmovie, Auffddelung des Erzdhlens schlechthin.
Doch die Erzahlung von Bruch und »iiberwdltigender Mannigfal-
tigkeit« entsteht aus dem eigenhdndigen Material der erzdhlten
Leben selbst: den »Erinnerungenc, wie Glojnarié in ihren ersten
Entwlirfen schrieb, »die in einer alten Kredenz, versteckt in einer
LP-Htille, einer Kassettenbox oder einer alternden CD, verborgen
sind«. In einer solchen Oper ist die Musik nicht nur ein Mittel der
Erzdhlerin oder Unterhalterin, sondern buchstdblich »ein Gefap,
in dem ein ganzes Leben voller Erinnerungen, Rituale, Sprache
und Erzdhlungen steckt«.

Ein solches Auffddeln ist viel mehr als Selbstvergewisserung
Uber die eigene Identitdt. Sie hebt die Zeit auf, wie es gerade
das musikalische Erzdhlen vermag. Der Abgrund von Einst und

Jetzt ist in der klingenden Erinnerung tiberbrtickt. Die Musik
strukturiert das Wirrwarr des Lebens, ordnet das Chaos der
Welt. Und sie schafft Gemeinschaft, indem sie Austausch tiber
Identitdten anregt — unbedingt in der Mehrzahl!

Dabel ist die Erzahlerin hier eine, die aus ihrem Material
auswdhlt und weitergibt, aber zugleich den fiirs Bihnenwerk
gesteckten Rahmen bewusst Uberschreitet. Denn Glojnarié¢
hat ihr Material aus einem immer weiterwachsenden Archiv
ausgewahlt, bestehend aus Schallplatten, Kassetten und digi-
talen Aufnahmen von Menschen, die aus Siidosteuropa nach
Deutschland eingewandert sind. Es ist eine Suche nicht (nur)
nach der verlorenen Zeit, sondern nach den »vergessenen Er-
zdhlungen, die in den uns vertrauten Musiken eingebettet sind
und die Geschichten von Sehnsucht, Nostalgie und dem Streben
nach Zugehorigkeit miteinander verwebenc.

So flichtig ein Klang ist, wird er zum Anker im Geddchtnis.
Paradoxerweise ist nichts so haltbar wie eine musikalische Er-
innerung. Ist das nicht merkwtirdig? Ein bestimmtes Motiv kann
uns Jahrzehnte spdter sofort in die Emotion eines vergange-
nen Augenblicks zurtickversetzen. Das gilt auch ubers Private
hinaus: Wie Musik die Emotionen ganzer Epochen konserviert
und wir vielleicht in einer Oper von Mozart die Sehnsucht der
Menschen von vor 250 Jahren spiiren, kdnnen wir auch in einer
Gegenwartsoper Lebensgeschichten nachvollziehen, die uns
himmelweit fern scheinen. Oder die Geschichten unbekannter
Nachbarn sind, tiber die wir viel zu wenig wissen. Fur die Zuho-
renden entsteht so oder so die Moglichkeit des Annaherns und
darin vielleicht wiederum des Sich-selbst-Wiedererkennens: Sei
es, weil man eine eigene Migrationsgeschichte oder Lebensver-
dnderungen in Beziehung zum Erzahlten setzt, sei es, weil man
auch in einem geografisch verwurzelten Dasein Migration als
einen Grundmodus des Lebens begreifen kdnnte. Bewegung als
Zustand. Indem wir einen anderen besser verstehen, kapieren wir
uns selbst besser. Vielleicht gilt das sogar besonders dann, wenn
wir Geschichten zuhoren, die ganz anders sind als unsere eigenen.

Denn geht es nicht genau darum in allem Erzdhlen, ob im all-
tdglichen Leben oder Musiktheater: Austausch und Begegnung?
Wenn Erzdhlen ein Sprachspiel ist, mit dem wir unser stiickweises
Leben in Zusammenhang setzen wollen, mag dieses Spiel zwar
nicht so prdzis verlaufen, wie Musils scharfsinniger Heimgeher
es verlangte. Aber es ist das Gegenteil von beliebig. Der Homo
ludens, von dem der Anthropologe Johan Huizinga schrieb, ist
immer auch ein Homo narrans. Die Fdden des Erzdhlens kniipfen
das Wirkliche nicht auf, bis es tot herabbaumelt. Sondern sie
kniipfen, potenziell unendlich, Verbindungen. Im Grunde kann
Erzdhlen niemals aufhéren. Statt des Traums von Einfalt, den
Musil witterte, erlauben sie uns ein Wachtrdumen von grenzen-
loser Vielfalt. Ist nicht genau das die Utopie von Oper? Dieser
riesenschweren Kunst, die am seidenen Faden des Lebens hdngt.

Der freie Autor und Musikkritiker Albrecht Selge hat Reihe 5 mit seinen klu-
gen, gedankendichten Texten regelmaRig bereichert.

Station Paradiso Welche Kléange rufen in uns Heimatgefuihle hervor? Mit
welcher Musik verbinden wir die Orte unseres Lebens? Kann eine LP, eine
Kassette, eine CD Uber Léander und Generationen hinweg Erinnerungen
wecken? Eine Oper Uber die utopische Kraft der Musik, Uber Stuttgart und
aus Stuttgart heraus, komponiert fiir Staatsorchester und Ensemble der
Staatsoper. Urauffithrung am 10. Mai im Opernhaus
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Theater ist: divers

Komponistin Sara Glojnari¢
und Regisseurin Anika Rutkofsky
Uber ihre postmigrantische Oper

Station Paradiso

Interview: Benedikt von Bernstorff

Frau Glojnarié, seit wann sind Sie mit diesem doch
sehr ungewohnlichen Projekt beschiiftigt? Sie haben
ja nicht einfach ein fertiges Libretto vertont.

Glojnari¢: Der Anlauf fur diese Oper war lang. Anika und ich
haben uns vor vier Jahren getroffen und tberlegt, was fir das
Opernhaus interessant sein kénnte. Uns hat das Thema der
Diaspora fasziniert, die in Stuttgart aus den Familien der Gast-
arbeiter entstanden ist. Hier gibt es eine enorme Anzahl von
Menschen mit sudosteuropdischer Migrationsgeschichte. Zu
Beginn der Recherche haben wir in der Abteilung fiir Migration
im Stadtmuseum eine Kassette von 1976 gefunden. Die heifit
Cancone di Napoli. Darauf hért man eine Familienfeier, auf der
eine Grofmutter mit einer sehr schonen, sehr alten Stimme ein
Lied singt. Und uns wurde klar: Wenn es diese eine Kassette
gibt, die quasi als analoge Sprachnachricht an die Familie in
Deutschland geschickt wurde, muss es ganz viele dhnliche ge-
ben. Dann haben wir uns mit Leuten in Verbindung gesetzt und
gefragt, ob sie auch solche Kassetten besitzen.

Frau Rutkofsky, Sie sind an dem Entstehungsprozess
des Stiicks von Anfang an beteiligt gewesen?
Rutkofsky: Als Regisseurin war ich sehr frith involviert. Unsere
ersten Treffen fanden im Intendantenbiiro statt, aber auch in
einem Plattenladen, in Cafés und Museen hier in Stuttgart. Ich
fand die Idee spannend, dass diese Oper aus der Stadt, meiner
Heimat, und den Erfahrungen ihrer Menschen heraus entste-
hen sollte. Zusammen haben wir viel dartiber geredet, welche
Geschichte wir dem Publikum erzdhlen wollen. Wie sich die
Struktur der Geschichte aufbaut. Welche Themen fiir uns dabei
im Vordergrund stehen, welche Konstellationen von Figuren wir
interessant finden. Ich bin grundsatzlich interessiert an neuen
Erzdhlstrukturen und -perspektiven flr die Oper. In Literatur
und Film gibt es inzwischen viele Geschichten und Dramen,
die von Migration erzdhlen, in der Oper eher weniger. Im Pro-
zess wurde uns aber schnell klar, dass wir jemanden brauchen,
der die vielen Ideen und Interviews durch ein geschriebenes
Libretto einfingt. So kam die Autorin Tanja Sljivar ins Spiel.
Sie haben Urauffithrungen, aber auch Stiicke des
klassischen Repertoires inszeniert. Unterscheiden
sich diese beiden Kategorien fiir Sie grundsétzlich?

Rutkofsky: Beim klassischen Opernrepertoire hat man viele
Interpretationen, die man studieren, gut oder schlecht {finden
kann. Analysen der Musik liegen in zahlreichen Fassungen vor.
Auch die Sdnger*innen kommen meist mit einer konkreten Idee
ihrer Rolle zu den Proben. Bei einer Urauffiihrung erfinden wir
hingegen neue Figuren, die aus unserer Lebenserfahrung, unse-
rer Zeit heraus entstanden sind. Wahrend der Proben bekommen
sie zum ersten Mal ein Gesicht. Es geht weniger darum, ein
Inszenierungskonzept zu erfinden, das eine neue Sicht auf die
Geschichte und Figuren zeigt, als darum, eine neue Geschich-
te sichtbar, verstandlich und fithlbar zu machen. Bei Station
Paradiso war spannend, dass ich irgendwann mit meinem Kon-
zept die Komposition tiberholen musste. Eine Opernproduktion
braucht einen gewissen Vorlauf, weil so viele Menschen und
Abteilungen involviert sind. Ich habe mit meinem Regieteam
die Biihne und die Kostlime entworfen, bevor wir wussten, wie
die Musik klingen wird. Ab hier war es ein Geben und Nehmen.
Sara konnte aus unseren Ideen schopfen und wir aus ihrer Mu-
sik. Wir konnten uns wahrend der Arbeit gegenseitig inspirieren.
Das Libretto basiert auf Interviews, die Sie mit vielen
Menschen aus Stuttgart gefiihrt haben.

Wie haben Sie lhre Gespriichspartner gefunden?
Glojnarié: Durch Privatkontakte, die sich zum Teil auch aus Ge-
sprdchen mit Mitarbeiter*innen hier am Opernhaus ergeben ha-
ben. Das ging erstaunlich einfach. Wir haben dadurch weitere
Leute kennengelernt, und so hat sich der Kreis peu a peu vergro-
Rert. Am Ende sind 27 Interviews entstanden, die jetzt den Anfang
eines Oral-History-Archivs bilden. Eines Archivs der Stuttgarter
Migrationsgeschichte, die von der Diaspora selbst erzahlt wird.
Manches kennt man aus der deutschen Perspektive, aber viel we-
niger aus der Sicht der anderen Seite. Es wdre fantastisch, wenn
das Archiv als eine Art Satellit der Oper weiterbestehen kénnte.
Wie haben Sie diese Interviews erlebt, und welche
Rolle hat die Musik bei lhnen gespielt?

Glojnarié: Die Interviews waren wunderschon, sehr rithrend und
heilsam fiir mich, aber auch fiir die Interviewten, glaube ich. Fiir
manche war es erst etwas seltsam: Warum kommt ein Opern-
haus auf mich zu und befragt mich iber meine intimsten, zum
Teil traumatischen Familienerinnerungen? Aber es hat sich ge-
zeigt, dass die Menschen sehr offen und ehrlich antworten, wenn
man mit einem aufrichtigen Interesse fragt, wenn man bereit ist,
die Geschichten in ihrer ganzen, oft schmerzhaften Vielfalt wahr-
zunehmen. Der musikalische Kontext hat dabei geholfen. Das hat
eine andere, sehr stark von Geftihlen geprdgte Ebene geodffnet.
Rutkofsky: Im Grunde ist diese Oper eine Uiber Musik. Die wirkt im-
mer direkt auf die Sinne und das Herz. Man kann sie zwar harmo-
nisch analysieren, aber man kann nicht kontrollieren, was sie in
einer Person ausldst. Das hat meines Erachtens etwas Mystisches.
Der Ursprung der Komposition sind Songs, Kldnge, Musiken, die
Erinnerungen, Empfindungen, eine Sehnsucht nach einem Ort,
einer Heimat, eventuell auch nur eine Vorstellung von einem Ort,
den man gar nicht selbst kannte, sondern nur die Eltern.

In der Oper ist Musik etwas Personliches, verkniipft
mit einer Familiengeschichte, und gleichzeitig etwas
Kollektives, weil sie von vielen Menschen gehort
wird. Frau Glojnarié, in lhren Arbeiten gibt es einen
soziopolitischen Kontext. Ist das auch hier der Fall?









Glojnari¢: Man kann bestimmt sagen, dass diese Lieder eine kol-
lektive Erinnerung bewahren, weil sie fiir bestimmte Communitys
gedacht sind. In diesem Zusammenhang wurde ich von einem
soziopolitischen Aspekt sprechen. Es geht um die Entscheidung,
welche Geschichte man tiberhaupt auf die Bithne bringen moch-
te: ein Mdrchen, das abstrakt ist, oder etwas sehr Konkretes, fiir
das man vielleicht erst mal gar keine Blaupause hat. Ich hatte
keine Blaupause, wie man eine postmigrantische Oper schreibt.
Und ich hatte grofes Gluck, dass mir Anika und andere dabei
geholfen haben, dieses Projekt von Anfang an zu denken.

Sie haben nicht nur Geschichten, sondern auch die
von den Interviewten ausgewshlte Musik als Material
verwendet. Welche Tonsprache wartet auf uns?
Glojnarié¢: Man wird keine Musik horen, die sich dsthetisch an
den frithen Nullerjahren orientiert, sondern Musik, die teilweise
tonal verankert ist, was fir mich neu ist. Ich habe mich mit
bestimmten Sounddsthetiken beschdaftigt, die aus dem ge-
sammelten Material stammen: zum Beispiel mit diesem sehr
gldnzenden Synthesizerklang, den man nach wenigen Takten
sofort mit den 1980er-Jahren assoziiert. Die Songs werden
manchmal zitiert, manchmal stark verfremdet. Die Musik ist
eine dsthetische Anndherung an verschiedene Soundober-
flachen. Ich habe versucht, die Emotionen durch meine Musik
zu verstdrken, manchmal auch durch Kontraste eine Reibung
zu kreieren.

Station Paradiso basiert auf dokumentarischem
Matevrial. Es gibt aber auch eine mythologische
Ebene. Der Busfahrer aus dem ehemaligen Jugosla-
wien wird mit Charon, dem antiken Fihrmann,

in Zusammenhang gebracht. Sind solche Uberschrei-
bungen fiir lhre Inszenierungen charakteristisch?
Rutkofsky: Grundsdtzlich kann ich das nicht sagen. Realismus
habe ich im normalen Leben genug. In der Oper mochte ich
Dinge sehen und erleben, die dartber hinausgehen. In der In-
szenierung hat der Fahrer mehrere Gesichter. Er ist der Bus-
fahrer, der die Richtung vorgibt, seine Passagiere nicht iiber
den Styx, sondern von shiiben nach driiben, von oben nach
unten« fdhrt. Er ist auch ein mythologischer Archivar, der die
Geschichten, Erinnerungen und Emotionen seiner Passagiere in
seiner Werkshalle neu arrangiert, verkniipft und hérbar macht.
Das letzte Lied ist ein neapolitanisches Heimkehvrer-
Lied. Charon fahrt seine Passagiere in die Unter-
welt, lhr Stiick heiRt aber Stotion Paradiso. Wie ist
das mit der Idee der Diaspora verkniipft?

Glojnari¢: Ja, da geht es um die Riickkehr, aber am Ende der
Handlung sind wir wieder in Stuttgart. Und wir kdnnen nicht
ganz sicher sein, ob wir jemals diese Reise gemacht haben.
Insofern ist die Idee vom Paradies natiirlich sehr ambivalent
und ruft flir jede Person ein unterschiedliches Bild hervor. Das
kann auch ein positives sein. Es war uns wichtig, dass es nicht
nur um Traumata geht. Das Leben existiert in diesem Raum
zwischen hier und dort. Wo ist das Paradies? Hier in Stuttgart,
in diesem neuen Leben, oder in der alten Heimat, die real nicht
mehr existiert, aber trotzdem eine so grofie Rolle spielt?

Benedikt von Bernstorff studierte Literatur- und Musikwissenschaften und
arbeitet als freier Dramaturg und Journalist in Berlin.
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Theater ist:
utopische Arena

Generalmusikdirektor Cornelius
Meister verabschiedet sich
mit Musik, die Raume offnet

Welche Energie Theater und Musik entfesseln konnen und wie
wichtig sie fiir die Menschen und die Gesellschaft sind, habe
ich wahrend der Pandemie gespurt. Die Freudentrdnen derer,
die wir erreichen konnten, werde ich nicht vergessen. Haben
die Beethoven-Sinfonien (manchmal vier pro Tag fur jeweils
99 Zuhorende) diejenigen, die sie erlebt haben, zu reicheren,
gliicklicheren Menschen gemacht? Davon bin ich tiberzeugt.

Fur eine Arena im urspriinglichen Sinne, also einen »Kampf-
platz, halte ich das Theater nicht. Vielmehr er6ffnet es die Chan-
ce, uns mit den wirklich wichtigen Dingen auseinanderzusetzen.
Zwar gab es, als Mozart seine Zauberfléte komponierte, keine
Eisenbahn und keinen Computer, und es war Uiblich, dass er sei-
nen Vater siezte. Die Gefiihle aber - Eifersucht, Sehnsucht, Liebe,
Rache - sind in der Weltpolitik des Jahres 2026 wie im Privaten
dhnlich zu sptren. Sich damit zu beschdftigen heit immer auch,
den Blick auf sich selbst zu richten und davon zu trdumen, uns
selbst, unsere Mitmenschen, unsere Welt dem Guten nahezu-
bringen. Die Kraft, die wir aus der Oper schdpfen, wird zu unserer
ganz eigenen Kraft, gespeist aus der Faszination des Theaters.

Zum Abschluss meiner achtjahrigen Amtszeit werden das
Staatsorchester und ich die 1., 6. und 9. Sinfonie von Gustav
Mahler auffithren; der Staatsopernchor singt Alexander
Zemlinskys 23. Psalm. Da werden wir die Kraft der Transzen-
denz wieder sptiren, an die uns diese Werke erinnern. Wie oft
glauben wir Menschen, wir konnten die Welt verstehen, indem
wir sie mit messbaren Kategorien beschreiben, in »korrekt« und
»falsch« einteilen, ihr eindeutige Etiketten verpassen! Die Kunst,
gerade die Musik, 6ffnet einen Raum auRerhalb des mit Worten
Beschreibbaren. Wir, die wir in diese andere Welt eintauchen
durfen, werden in unserem Innersten bertihrt und verdndert.
Dabei fdllt es mir nicht immer leicht, nach einer Probe oder Auf-
fihrung sofort wieder offen fiir Tagesaktuelles zu sein. Wenn
sich die Titelheldin in Puccinis Madama Butterfly vor den Augen
ihres nicht einmal dreijdhrigen Kindes totet und ich dies aus
dem Orchestergraben vor mir erlebe, leide ich mit.

Theater sind aupergewohnliche Orte - und wir Theaterleute
sind manchmal Traumer. Wenn Menschen die Welt entzweien,
dann wird sie von Kunst und Kultur zusammengehalten. Den
Traum, mit Texten und Musik vieles zum Guten zu verdndern:
Den lassen wir uns nicht nehmen.

Cornelius Meister dirigiert am 3. Juni Casanova (Opernhaus), am 21./22./27.
Juni das 6. Sinfoniekonzert (Liederhalle) und ist am 26. Juni zur Spielplan-
analyse Spezial (Schauspielhaus) bei Harald Schmidt zu Gast.
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Die Nacht lockt mit dem Versprechen
des Verbotenen. Im‘Dunkeln Fangen
spielen, Baume erklimmen wie ein
Pirat den Mast, wietgine Nymphe im
Brunnen baden, wie Dornréschen
zwischen Blumen blafen Im Schutz
des Nlchtgesehenwerdens erwacht
das Kind in uns, un‘d dazwischen
fachert sich Gut und Bose in seine
Schattierungen alif. Es gibt uns die
Freiheit, in Rollen Zu schllipfen, die
weder das eine nogh das andere sind.
Alwin Maiglers Bilder mit den

Tanzer*innen des'Stuttgarter Balletts .

sind mit starkem Blitz im Dunkel

der Nacht fotogréﬁert worden. Es sind
improvisierte Aufnahmen, die das
Flichtige in sich tragen. Sie scheinen
den Betrachter*innep zuzurufen:

» Kommt, spielt mit!« Die ehemalige.
Ballerina und Direktorin des Stuttgar-
ter Balletts Mar"cig;_Hayaée beschreibt
sie so: » Mit dieseri Bildern fangt
Maigler die Schénheit der Bewegung
in ihrer idealen Farm ein - spontan,
frohlich und fi:;ii. Die Art und Weise,
wie er Tdnzer*innen betrachtet,

wirkt ungewdhnlich, aber genau das
Ungewohnte ist {sgin besonderes = .
Talent. Er zeigt die Tanzer*innen in
Momenten, dfe'balletttechgisch als
»falsche¢ gelten},.aber das Endergebnis
ist aul&erordent.!ich. «

Auch Marcia Haydées Ballett
Dornréschen ist eine Einladung,
wieder Kind zu'werden. Zu staunen im
Angesicht einer glitzern,c]en Marchen-
welt — und sich gewahr zu werden, y
dass Gut und Bose zwischen Schwarz
und WeiR changjeren.

Pia Christine Boekhorst ist

beim Stuttgarter BaHett zustandlg
fiir Publlkatlongh ~ -'I-" -

;ﬁ"

. Dornrdschen In Marcia Haydées -
Ballett stehen sich die » bése « Fee
Carabosse und die sanfte Fliederfee
gegeniiber. Mit aufwendigem Biihnen-
bild und farbenprichtigen Kostiimen'
lasst es GroR und Klein in eine
Mérchenwelt eintauchen.
Wiederaufnahme am 16. Mai im
Opernhaus . x gt

Die Bilder entstammen Alwin Maiglers :

Fotoband Nocturne (Kerber Verlag),
der auf 200 Seiten Schwarz-WeilRR-
Aufnahmen von Ténzer*innen des
Stuttgarter Balletts im pé‘chtlichen
Stadtraum zeigt . =

& |
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Sommersonnen-
wende In Roland
Schimmelpfennigs
neuem Stuick wird
ein Familienfest
zum Schauplatz
von Reibungen,
Zwiéngen, Lust
und unbewussten

Zerstorungslaunen.

Die Macht der
Familie und alter
Rollen, in die man,
langst erwachsen,
wieder fallt, blitzen
mal komisch,

mal bedrohlich auf,
bis die blirgerliche
Fassade des
vertrauten Heims
unheimlich zu
brockeln beginnt.
Premiere am

6. Juni im
Schauspielhaus

Theater 1st: Erbe

Der langste Tag des Jahres — und doch bewegt sich nichts.
Roland Schimmelpfennigs Sommersonnenwende
erzahlt von Familie und einer Gegenwart, die Veranderungen

lieber vermeidet

Text: Sarah-Mavria Deckert

Die Sommersonnenwende, jenes
astronomische Phdnomen, bei dem
die Sonne ihren hochsten Stand tiber
dem Horizont erreicht und die Erd-
achse sich dem Gestirn maximal
zuneigt, stellt den Hohepunkt des
Lichts dar. Es ist der ldngste Tag des
Jahres. Seit Jahrtausenden wird er
in unterschiedlichsten Kulturen ge-
feiert: als Schwellenfest — und als
Versprechen. Er steht flir Reife und
Fllle, aber auch fiir den leisen Um-
schlagpunkt: einen Augenblick du-
Rerster Helligkeit, der im selben Mo-
ment den kommenden Schatten in
sich trdgt, weil das Licht nun wieder
zu schwinden beginnt. Die Sommer-
sonnenwende ist damit eigentlich
eine markante Zeit des Ubergangs,
die das Kippen von Zustdnden in
sich trdgt, das Verwandeln. In Roland
Schimmelpfennigs gleichnamigem
Stuck wird sie jedoch zum Gegen-
bild. Statt Aufbruch anzukiindigen,
markiert sie Stillstand - und in dem
bleibt alles, wie es ist.

Im Zentrum stehen hier Isabel
und ihr Bruder Victor sowie deren
Familien. Sie kommen an jenem
langen Sommertag zusammen, es-
sen, reden, streiten auch ein wenig.
So weit, so normal. Die Gesprdche
wirken vertraut, die Rollen verteilt,
die Rituale bekannt. Es wird eine

Ordnung prasentiert, die nicht er-
zwungen werden muss, weil sie
ldngst verinnerlicht ist. »Familie ist
Familie«, heift es an einer Stelle.
Oder »Tradition ist Tradition«. Tau-
tologien, die nichts erkldren. Statt-

Beim Erben stellt
sich immer die
Frage: Wer verwal-
tet? Wer bewahrt?
Und wer wagt es,
etwas zu verandern?
Fortzufuhren, aber
mit dem Wunsch
nach Erneuerung?

dessen betonieren sie Mdglichkeiten
in Naturgesetze und entziehen sich
damit jeder Bewegungsfreiheit.
Versammelt hat sich die Familie
im Elternhaus der beiden Geschwis-
ter, das nicht nur den materiellen
Kern des Stlicks bildet. Nach dem
Tod des Vaters geht es laut Testa-
ment an Isabel; ihr Bruder Victor erbt
den elterlichen Schlachthof und das
gesamte Geld - und fiihlt sich den-

noch ungerecht behandelt, schlief-
lich hdngt an diesem Haus auch eine
ideelle Komponente.

»Was du ererbt von deinen Va-
tern hast, erwirb es, um es zu besit-
zenk, schreibt Johann Wolfgang von
Goethe in seinem Faust und benennt
damit die eigentliche Aufgabe, die im
Erbe liegt. Vielleicht auch eine stille
Zumutung. Zu erben bedeutet, etwas
zu ubernehmen, ohne es gewdahlt zu
haben. Aber laut Goethe eben auch,
dass das ererbte Eigentum, Wissen,
Gut nur dann wirklich von Wert und
einem zu eigen ist, wenn man das
Erbe nicht passiv verwaltet, sondern
es nutzt. Es verlangt Aneignung,
auch gegen maogliche Widerstdnde.
Deshalb stellt sich beim Erben im-
mer die Frage: Wer verwaltet? Wer
bewahrt? Und wer wagt es, etwas zu
verdndern? Fortzufithren, aber mit
dem Wunsch nach Erneuerung? Das
Erbe ist in Schimmelpfennigs Stiick
mehr als Besitz. Vermacht werden
auch Rollen, Erwartungen, Haltun-
gen - und die gute alte Schuld. So
wirkt die Vergangenheit leise und
beharrlich nach, ist implizit immer
anwesend.

Ein beliebter Topos in der Kul-
turgeschichte. Schon in der antiken
Tragodie ist Erben niemals blof
Ubertrag, sondern Weitergabe von

Schauspiel / Sommersonnenwende 31



Verhdngnis. In der Odipus-Sage
wird es zur unentrinnbaren Verket-
tung: Was die Vater tun, lastet auf
den Sohnen. Auch im burgerlichen
Realismus des 19. Jahrhunderts kehrt
das Motiv wieder, etwa in Budden-
brooks von Thomas Mann, wo das
Erbe nicht nur Vermogen, sondern
Erwartung und Verpflichtung bedeu-
tet und am Ende zur Erosion einer
ganzen Familie fithrt. Oder auch

Schimmelpfennig
zelgt Menschen
mit ihren Verletz-
lichkeiten. Eine
Wohlstandsgesell-
schaft im Kleinen,
In der Sicherheit
zur moralischen
Komfortzone wird

im Drama Ko6nig Lear von William
Shakespeare, in dem das Erbe dra-
matischer Ausloser ist: Lear verteilt
sein Reich, will Verantwortung ab-
geben und zerstort gerade dadurch
den Zustand, den er sichern wollte.
Besitz, Macht und familidre Loyali-
tdt geraten in einen Strudel, und aus
der behaupteten Stabilitdt entsteht
Chaos.

Wo Lear an der Eigendynamik
der Erbfolgen zerbricht, erstarren
Schimmelpfennigs Figuren. Sie re-
den viel, manchmal klug, aber meist
aneinander vorbei. Sie handeln nicht.
Konflikte werden nur angedeutet,
kurz freigelassen, dann aber wieder
eingefangen von Konvention, Hof-
lichkeit und vermeintlicher fami-
lidrer Rucksichtnahme. Empo6rung
ist erlaubt, solange sie folgenlos
bleibt. »Das war schon immer so, ist
das nicht herrlich?«, sagt Victor an
einer Stelle beilaufig, vielleicht auch
ironisch. Und doch legt der schein-
bar harmlose Satz das Denkproblem
des Stiicks offen: Was als Kontinuitdt
gefeiert wird, ist in Wahrheit das Un-
vermogen, einen Schritt weiterzuge-
hen. Die Sommersonnenwende wird
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vor diesem Szenario zu einem Bild,
in dem sich Vergangenheit, Gegen-
wart und Zukunft tiberlagern - ohne
sich aufzulésen.

Schimmelpfennig zeigt bei die-
sem Familienkonflikt nichts Unge-
heuerliches, sondern letztlich Men-
schen mit ihren Verletzlichkeiten.
Keinen Sonderfall, sondern ein Stan-
dardmodell. Eine Wohlstandsgesell-
schaft im Kleinen, in der Sicherheit
zur moralischen Komfortzone wird,
in der niemand existenziell bedroht
ist — und genau deshalb wird auch
nichts riskiert. Regisseurin Daniela
Loffner inszeniert diese Arbeit, in-
dem sie die sozialen Konstellatio-
nen prazise beobachtet. Ihr ehrliches
Interesse an den Zwischenténen
der Figuren spiegelt sich in klaren,
zurtickgenommenen Bildern. Loff-
ner vertraut der Sprache und dem
Geschehen. Gerade darin liegt ihre
Stdrke: im genauen Hinschauen, im
Aushalten von Ambivalenzen, im
Sichtbarmachen dessen, was unter
der Oberfldche wabert.

Das sind in Sommersonnenwende
auch humoreske Effekte. Wenn im
Stiick gelacht wird, dann als soziale
Technik, die als Ausweichbewegung
funktioniert. Das Lachen Uberspielt
und vertuscht etwas. Und genau
darin liegt das Entlarvende. Bei
Schimmelpfennig 16st das Lachen
keine Verhdrtungen auf. Es entladt
sich nicht kathartisch, sondern bleibt
hdngen - und wird so selbst zum
Symptom. Damit wird das Theater
zum Spiegel, in dem wir eine Gesell-
schaft sehen, die sich zwar selbst
erkennt, aber keine Losungen reflek-
tiert. Das Verharren wird offenbar, an
dieser Sommersonnenwende, bei der
alles im Licht liegt. All das, was schon
Immer so war.

Mehr lber die Autorin auf Seite 6

~Theater
1st: Fragen
stellen

Was denkt die Gen Z
Uber Erwartungen und
Ideale? Wir haben ihre
Antworten gesammelt

Wie gehst du
mit Erwartungen
an dich um?

Lahmt es dich,
wenn die Er-

wartungen sehr
hoch sind?

Wer ist ein Idol
fur dich = und
warum®?

Ist es moglich, fur
seine ldeale
einzustehen, ohne
auf sein Gliick
oder Sicherheit zu
verzichten?

Gehst du Kompro-
misse ein, auch

wenn du anderer
Meinung bist?




Mein Idol ist mein Opa, weil er
richtig weise ist und sehr gute
Ratschldge gibt. So mdchte ich
auch mal werden! Uber poli-
tische Ansichten tauschen wir
uns nicht aus, aber er findet,
dass man Menschen helfen und
offen fiir Neues sein sollte. So
dhnlich wie Karl Moor, er wollte
immer das Beste fur Armere.
Livia, 13

Mit den Erwartungen meiner
Eltern kann ich gut umgehen,
wenn es um die Schule geht.
Aber auf Social Media sind die
Anforderungen sehr hoch. Ich
fiihle mich von den Reizen tber-
flutet, und es ist schwer, dem
Druck standzuhalten, der da
auf einen ausgetlibt wird. Man
wird unzufrieden mit sich, weil
man sich stdndig mit Leuten
vergleicht und vergisst, dass der
meiste Content Ausschnitte aus
einem »perfekten« Leben zeigt,
nicht aber die Realitdt. Das
kann einen fertigmachen und
hinterldsst ein Gefuihl der Leere.
Janne, 17

Nicht oft. Nur wenn ich meine
Meinung nicht ausreichend be-
grunden kann und der Kompro-
miss mehr Sinn macht.

Lina, 16

Wenn man fiir seine Ideale ein-
steht, sollte einen das im Opti-
malfall gliicklich machen. In der
Realitat sieht die Sache natiir-
lich anders aus: Einschrankung
der Pressefreiheit, Gewalt gegen
Demonstrant*innen ... Aber die
Hoffnung stirbt zuletzt, und ich
denke, dass man in Deutschland
flir seine Ideale einstehen kann
und das auch tun sollte.
Unbekannt

Ja, ist es. Ein starker Geist ist
das Fundament fur ein gutes
Leben. Gliick entsteht meist erst
dadurch, dass man fir seine
Uberzeugungen einsteht. Wenn
man sie selbstbewusst vertritt,
sollte einem die Meinung ande-
rer nichts ausmachen.
Unbekannt

Geldhmt fiihle ich mich nur,
wenn es um meine Noten geht.
Oder wenn das Gesprdach zum
hundertsten Mal auf Sport zu-
rickkommt. Ich wei, dass ich
in manchen Bereichen meines
Lebens nicht die Erwartungen
erfulle, die vielleicht Durch-
schnitt sind. Aber es macht mir
nichts aus, dass ich nicht tber-
all gut bin. Das ist menschlich.
Mavrie, 17

Nein. Nattirlich kann man sei-
ne Ideale vertreten, ohne die
eigene Sicherheit zu gefdahrden.
Aber wenn man das konsequent
zu Ende denkt, muss man da-
fir manchmal auch ein Risiko
eingehen. Wer auf eine anti-
faschistische Demo geht, sollte
es ernst meinen. Dann muss
man auch aushalten, dass es
ein gewisses Eskalationspoten-
zial gibt. Aber das ist besser, als
nichts zu tun.

Unbekannt

Ich wiirde einzelne Menschen
nie so idealisieren, dass sie fiir
mich mehr wert sind. Deshalb
kann ich auch keine konkrete
Person nennen. Die Menschen,
die ich am meisten bewundere,
sind die, die sich eine Plattform
aufgebaut haben und diese fiir
gesellschaftliche und politische
Themen wie Gleichberechtigung
und Aufklarung nutzen. Das ist
ein wichtiger Dienst an der Ge-
meinschaft.

Lola

Oft. Ich finde, das gehort zum
Zusammenleben dazu. In man-
chen Situationen sollte man
auf jeden Fall fir sich einste-
hen. Aber es gibt auch solche,
die mehr Menschen betreffen,
nicht nur einen selbst. Und da
sind Kompromisse wichtig.
Kaja, 16

Ein grofes Idol habe ich nicht.
Aber manche Menschen be-
wundere ich daftir, dass sie et-
was aupergewohnlich gut kon-
nen: schreiben, Musik machen,
schauspielen. An anderen finde
ich Eigenschaften wie Hilfsbe-
reitschaft, Humor oder Selbst-
bewusstsein bewundernswert.
Wichtig ist fiir mich eine demo-
kratische Grundeinstellung. Da
kann jemand noch so erfolg-
reich sein, wenn die Person die
AfD wahlt oder frauenfeindlich
ist, ist sie kein Idol fir mich.
Unbekannt

Ich versuche, Erwartungen zu
erfullen. Das ist fur mich nichts
Schlechtes: Wer etwas von mir
erwartet, traut es mir logischer-
weise auch zu, und das ist ja
eigentlich schon. Es gibt aber
auch Erwartungen, die ich gar
nicht erfiillen will. Das sind
dann eher Vorurteile. Die ver-

suche ich auszublenden.
Unbekannt

Ja, aber nicht oft. Meistens sind
es die Erwartungen an mich
selbst, die mich sehr stark unter
Druck setzten.

Alexa

Die Rauber Wie
fies kann der
Mensch sein? Seit
der Urauffiihrung
1782 ergriindet
Schillers Sturm-
und-Drang-Drama
diese Kernfrage.
Das Werk ist nicht
nur eine Studie
Uber Radikalisie-
rungsprozesse,
sondern auch Uber
den Begpiff der
Freiheit: Ist Freiheit
ohne Gerechtig-
keit und Gleichheit
vorstellbar?
Premiere am

4. Juliim
Schauspielhaus
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Theater 1st: politisch

Wolfram Lotz und Alexander Eisenach
Uber das Stlick Die Politiker

Interview: Gabriela Herpell

Ein Treffen per Videocall. Wolfram
Lotz sitzt in seinem ehemaligen Kin-
derzimmer im Haus seiner Eltern im
Schwarzwald. Alexander Eisenach
schaltet sich aus Munchen zu, er ist
Hausregisseur am Residenztheater
und gerade bei Freunden zu Besuch.
Am vorigen Wochenende gab es
einige kulturelle Eklats: Gegen Ende
der Premiere von Caterina oder Von
der Schénheit, Faschisten zu téten
am Schauspiel Bochum stiirmten
Zuschauer*innen die Biihne, als ein
Schauspieler den Schlussmonolog
hielt. Im Hamburger Thalia Theater
inszenierte Milo Rau einen Prozess,
in dem Uber ein AfD-Verbot verhan-
delt wurde. Und Wim Wenders sagte
auf der Berlinale, die Kunst misse
nicht politisch sein.

Herr Lotz, an wen haben Sie
beim Schreiben lhres

Stiicks Die Politiker gedacht?
Lotz: Ich versuche, beim Schreiben
nicht an jemand Bestimmtes zu den-
ken. Es ist fir mich eine Art Selbst-
gesprach in dem Wissen, dass am
Ende jemand zuhoren wird. Der erste
Impuls kam aus Satzen wie: Die Poli-
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tiker sind soundso, die Politiker sind
korrupt. Aus einer Art des Sprechens
also, die in der zweiten Hdlfte des
vergangenen Jahrzehnts eine gewis-
se Virulenz bekommen hat. Es ist ein
Versuch, damit ins Spiel zu kommen
und diese Sprache, um die herum
ja auch etwas Bedngstigendes und
Dunkles ist, in eine Helligkeit und
Munterkeit zu bringen.

Und Sie, Herr Eisenach,

an wen haben Sie beim Lesen
des Texts gedacht?

Eisenach: Anfangs habe ich an Wolf-
ram selbst gedacht. Weil ich ihn in
dem Text ganz stark hore. Man hort,
dass da ein Autor mit sich selbst
spricht. Da seine Texte ja nie rea-
listisch funktionieren, sondern da-
riiber, Erwartungen zu unterlaufen
und Gegenerzdhlungen aufzuma-
chen, habe ich auch an Die Politiker
nicht konkret gedacht. Sondern an
einen anderen Text von Wolfram
Uber Thilo Sarrazin. Sarrazins Skan-
daltext ist darin nicht Deutschland
schafft sich ab, sondern Das kontra-
sexuelle Manifest. Ich dachte, das
konnte die Fahrte sein, auf der das
hier surft.

Die Politiker
Wolfram Lotz hat
diesen Theatertext
2019 geschrieben,
vor der Pandemie,
dem Ukrainekrieg,
dem Angriff der
Hamas auf Israel
und der Wiederwahl
Donald Trumps.
Dennoch hat das
Stiick nichts an
Aktualitat einge-
buURt - im Gegenteil.
Zwingender denn
je ist die anhaltende
Beschiftigung

mit unseren
Politiker*innen und
drangt diesen Text
auf die Blihne.
Premiere am

18. Juni im
Kammertheater

Lotz: Es ist mein Schreibimpuls,
Realitdt unmittelbar aufzunehmen
und dieser Gegenwart spielerisch
oder schreibend andere Moglichkei-
ten zu geben. Diese heifen Zukunft
oder mogliche Zukunfte. Auch wenn
es eine Figur wie Thilo Sarrazin ist,
der am schwersten eine andere Zu-
kunft zu geben ist. Aber genau da-
rum geht es. Den dunkelsten Satz zu
nehmen und damit die Verwandlung
zu beginnen.

Eisenach: Man kénnte auch sagen,
du machst einen konstruktivisti-
schen oder strukturalistischen Dis-
kurs auf, der immer fragt, warum
werden Dinge soundso gelesen, und
warum koénnen sie nicht anders gele-
sen werden? Im Theater denkt man
ja, es gebe gewisse, scheinbar allge-
meingultige Grundannahmen, und
da zieht Wolfram einem den Boden
unter den Fiifen weg. Man kann sich
nicht darauf verlassen, dass stimmt,
was man immer angenommen hat.
Und so verhdlt es sich hier schon mit
dem Titel des Stiicks.

Im Hamburger Thalia Theater
lief kiirzlich Prozess gegen
Deutschlond von Milo Rau, eine
fiktive Gerichtsverhandlung
zum Verbot der AfD. Teile der
Auffithrung wurden danach als
Propaganda auf Social Media
von Parteimitgliedern der

AfD geteilt. Wird das politische
Theater da unfreiwillig zur
Realitat?

Eisenach: Ich glaube nicht, dass
das bei Milo Rau unfreiwillig ist. Er
sucht ja die aktivistische Geste und
schaltet sich gewissermafien in eine
politische Debatte ein. In Wolframs
Texten empfinde ich das Befragen
der Wirklichkeit oder dessen, was
allgemein als Wirklichkeit aner-
kannt wird, als politischen Akt, als
widerstdndige Geste gegen die Welt.
Mich interessiert diese Art von poli-
tischer Kunst, die tiber das Aufbre-
chen gdngiger Narrative funktioniert,
auch wenn das nicht zwingend so
politisch rezipiert wird wie eine klar
lesbare aktivistische Position oder
Haltung.

Lotz: Am Ende geht es bei dieser Fra-
ge ja um das Verhdltnis von Kunst
und dem Politischen, was immer das
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Wolfram Lotz,
geboren 1981in
Hamburg, wuchs
im Schwarzwald
auf. Er arbeitet
als Dramatiker,
Lyriker und
Horspielautor

ist. Fur mich sollte Kunst eigentlich
nicht politisch sein, aber in dem
Bewusstsein gemacht werden, dass
sie unmittelbar Politisches nach sich
zieht. Wenn man das als einen Satz
denkt, kann man nicht sagen, die
Kunst ist nicht politisch, auch wenn
sie selbst nicht politisch ist. Das Poli-
tische liegt fir mich in der Zone von
Entscheiden und Handeln, die Kunst
in der Zone zwischen Wahrnehmung

und Anschauung. Die Kunst stellt die
Wirklichkeit erst zur Verfligung, und
das Politische, obwohl es nicht klar
abgegrenzt ist, ist dann das Ent-
scheiden und Handeln.

Konnen Sie das an einem
Beispiel erklaren?

Lotz: Fir das Politische ist es wich-
tig, Dinge oder Sachverhalte erst mal
einfach nur zu sehen, um dann gut
entscheiden zu konnen. Etwas un-

entschieden zu sehen, das ist die Vo-
raussetzung daftr, dass die Entschei-
dungen weniger gewaltsam werden,
weil weniger Ubergangen werden
muss. So ist es auch mit dem Stiick
Die Politiker: Man stellt was hin, das
schon total klar zu sein scheint. Der
Titel ist der feuchte Traum des dis-
kursiven Theaters, und genau das
nicht zu befolgen, sondern einen
existenziellen Sprechtext zu haben,
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der diese Seiten in Verhandlung
bringt, darum geht es mir. Und die-
se Verhandlung auf der Rezeptions-
ebene stattfinden zu lassen. Es ist ja
nicht wesentlich, was im Stiick schon
steht, sondern was beim Schauen
des Stiicks mit den Zuschauer*innen
geschieht.

Eisenach: Der Reflex an Theatern ist
oft der: »Lass uns jetzt mal reagie-
ren auf eine politische Situation.«
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Oder: »Uberall sind Faschisten, lass
mal was machen.« Ich finde es inte-
ressant, den Spief umzudrehen und
zu sagen, wir schaffen erst mal die
Voraussetzungen flr eine politische
Auseinandersetzung, weil die Pramis-
se, die uns die Welt anbietet, gar nicht
die ist, auf die wir uns hin verhalten
wollen. Der o6ffentliche Diskurs ist
von Talkshows und Social Media und
einer Aufmerksamkeitsgesellschaft

Uberformt. Da ist es wichtig, ein be-
stimmtes gefestigtes Bild ins Wanken
zu bringen oder zu befragen. Eine
Mehrdimensionalitdt zu erzeugen.

Lotz: Wenn Sie den Text lesen, funk-
tioniert er nicht inhaltlich, sondern
nur reaktiv. Es ist ein Spiel mit den
Zuschauer*innen. Das kann mal
netter sein und mal unfreundlicher.
Der Text ist eine einzige Kontaktauf-
nahme und stellt sprachlich Situa-

Alexander Eisenach,

geboren 1984 in
Berlin, ist Theater-
regisseur und
Autor. Seit 2014
arbeitet er unter
anderem am
Dusseldorfer
Schauspielhaus,
am Deutschen
Theater Berlin und
am Residenz-
theater Miinchen

Foto: Joel Hey



tionen her, zu denen man sich ver-
halten muss. Erst ist er flach, dann
poetisch, dann lustig und doch ernst.
Die Neuverortung - wo stehe ich, wie
ist es eigentlich? - ist darin enthal-
ten, ohne dass sie reingeschrieben
werden muss. Als Jugendlicher woll-
te ich Priester werden und predigen,
aber mir hat der Glaube gefehlt. Nun
weifs ich, das Predigen gehort nicht
in die Kunst. Vielleicht kommt das im
ndchsten Leben.

Wenn ein Text so offen ist,

muss man den auch her-

seben. Und annehmen. Wie

ist das fiir Sie beide?

Lotz: Fur mich ist der Spaf am
Theater, dass nun andere kommen
und darauf antworten. Und wenn die
etwas anderes antworten als das,
was ich haben will, denke ich, ja,
das Theater ist ein Gesprach, und in
dem ist es sogar sinnvoll, wenn mein
Gegenuiber anders antwortet als
ich, weil es sonst kein Gesprdch ist.
Das ist das Gesellschaftliche an der
Theaterarbeit. Ich gebe zu, es ist ein
Spaf, weil es schrecklich ist, wenn
die anderen anders sind. Das ist in
jeder Beziehung so. Man wiinscht
sich einerseits, dass sie genauso
wdren, wie man sie haben will. Aber
es ist auch schon, dass es nicht so
ist - nicht nur am Theater.
Eisenach: Ich begreife den Text wie
eine Partitur. Die Worte werden zu
Klang, der Sprachstrom zu Musik.
Er funktioniert nicht in erster Linie
inhaltlich oder iiber Bedeutung, son-
dern erzeugt in seiner Ratselhaftig-
keit eine Stimmung und erzdhlt mir
Uber die Wortkaskaden etwas tUber
Einsamkeit oder Traurigkeit, Leere
oder Sehnsucht. Dinge, die sich der
expliziten Benennung oder des Ver-
stehens oder Verwandelns in Be-
schreibung entziehen. Diese Stim-
mung mag ich spiirbar machen. Man
wirde den Text kleinmachen, wenn
man ihn psychologisiert.

Lotz: Der Impuls des Schreibens kam
daher, sich in einer Gegenwart zu be-
finden, die auf zwei Arten eine to-
tale Uberforderung darstellt. Einmal
global-okonomisch und noch stdarker
kulturell-informationstechnisch. Das
fihrt zu einer Art depressivem Zu-
stand. Eine normale Erzdhlung ist

kausal, man geht von A nach B. Ich
glaube aber, dass wir gerade in so
einem Rauschen gefangen sind. Die
sprachlichen Informationen sausen
in einer groflen Widerspruichlichkeit
rein. Und es ist richtig, das nicht zu
vereinfachen, sondern diese Komple-
xitdt und Uberforderung dsthetisch
in eine Klarheit zu bringen. Darin
ldge der Beginn der Losung.

Haben Sie denn trotzdem

eine Meinung zum Titel,

also dem Berufsstand der
Politiker heute?

Eisenach: Ich lese gerade Gegen
Wahlen von David Van Reybrouck.
Da geht es darum, dass Politiker von
der Bevolkerung sehr schlecht be-
leumundet sind und auch was dran

»Das Theater ist
ein Gesprach, und
In dem 1st es sinn-
voll, wenn mein
Gegenuber anders
antwortet als ich,
well es sonst kein
Gesprach ist«

ist, weil viele von ihnen Karrieristen
und Akademiker sind und die Gesell-
schaft nicht abbilden. Dazu kommt
der aufgebldhte Riesenapparat, in-
effizient, abgekoppelt und unfdhig,
Probleme zu l6sen. Ich bin mir gar
nicht sicher, ob ich dieses Bild so
unterschreiben wirde, aber es ist
da. Und ich fand auch interessant,
dass die Politiker heute in einem
ungeheuren Tempo verschlissen
werden. Diese Rastlosigkeit steckt in
Wolframs Text drin, das Gefiihl, der
Sache nicht gerecht werden zu kén-
nen und sich lieber unter der Decke
verkriechen zu wollen.

Lotz: Die wesentliche Frage ist eben
nicht, wie Politiker eigentlich sind,
sondern: Wie funktioniert das Sys-
tem, in dem sie sich bewegen? Der
Text versucht, die Probleme syste-
mischer zu erfassen, analog zur Zu-
nahme von Verschworungstheorien,
die eigentlich komplexe systemische

Vorgdnge in einfache Subjektfragen
hineinfigurieren wollen und die Wirk-
lichkeit nicht greifen.

Fiir mich hat es noch nie eine
Zeit gegeben, in der ich weniger
ein Politiker sein wollte.

Lotz: Aber liegt das nicht daran, dass
man bestimmte Erwartungen zuge-
schrieben bekommt, die gar nicht
hauptsdchlich oder ausschlieflich
Im eigenen Handlungsbereich lie-
gen? Oder nicht ohne Weiteres?

Es klingt jedenfalls sehr
erschopfend. Wie Sie ja auch
schreiben: » Die Treppen
hinauf, schnauf schnauf. «
Eisenach: Ich vergesse beim Lesen
des Texts librigens, dass es um Poli-
tiker geht. Ich sehe das als Zeitbe-
trachtung. Diese Verlorenheit. Und
wohin sollten sich Handlungen
richten? Alle starren auf die AfD-
Schlange und wiederholen immer
die gleichen Reaktionen darauf. Das
ist nicht befriedend. Da nicht raus-
schauen zu kénnen und kein Licht
zu sehen, das ist eine grofe Tragik.
Lotz: Der Text ist immer nur nachts
geschrieben worden. Man sitzt also
in der Nacht da und versucht, mit
diesen Sdatzen Licht zu machen,
vielleicht auch nur in Form von Fun-
ken. Fur mich war das wie durch den
dunklen Wald gehen und anfangen,
frohlich zu singen, immer in Anbe-
tracht der Angst. Das ist eine Ubung,
damit umzugehen und nicht zu er-
starren. Die Losung ist nicht die Auf-
gabe der Kunst, aber sie stellt eine
Fdhigkeit her, aus der sich eine Lo-
sung heraus entwickeln kann.
Eisenach: Fiir mich hat das auch et-
was von Exorzismus. Zum Beispiel
Adolf Hitler. Er kommt natiirlich im
Text vor, immer wieder. Als mussten
die Worte so oft gesagt werden, bis
sie ihre Bedeutung verlieren. Das
muss weggeredet werden.

Lotz: Absolut.

Eisenach: Um den Horror zu ver-
scheuchen. Und das hat am Theater
etwas Rituelles. Das kann ein Reini-
gungsprozess fur das Kollektiv sein,
das da flir einen Abend zusammen-
kommt.

Gabriela Herpell schrieb regelmaRig fir
Reihe 5. Ihre liebsten Textformen sind das
Interview, das Portrit und die Oral History.
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Theater 1st:

Veranderung

Wie wird Wissen im Ballett
weitergegeben? Von Korper
zu Korper. Ein Probenbesuch

bei Miriam Kacerova

und Abigail Willson-Heisel

Text: Julia Lutzeyer

»Den Oberkorper mehr drehenl« —
»Die Arabesque langer halten, hier
hast du Zeit!« - »Achte auf dein Hand-
gelenk, denk an die Linie der Armel«

Miriam Kacerova steht am Rand
des Probenraums und beobachtet
ihr Gegentiber aufmerksam. Vor ihr
probt Abigail Willson-Heisel den
Part der Fliederfee aus Marcia Hay-
dées Dornrdschen. Prizise Hinweise
mischen sich in die Klaviermusik,
dazwischen ein »Yes, good!« oder
»Beautifull«. Kacerova kennt diese
Rolle gut. Heute hilft sie einer jiinge-
ren Kollegin dabei, sie zu gestalten.

Die beiden Tanzerinnen stehen fiir
zweil Generationen der Compagnie.
Miriam Kacerova gehort seit 21 Jah-
ren dem Stuttgarter Ballett an, seit
zwolf Jahren tanzt sie als Erste Solis-
tin. Auf der Biihne hat sie zahlreiche
Frauengestalten geprdgt - in grofien
Handlungsballetten ebenso wie in
zeitgenossischen Werken. Nach der
Geburt ihres zweiten Kindes kehrte
sie mit Uwe Scholz’ Siebter Sinfonie
und in der Titelrolle von John Neu-
meiers Anna Karenina auf die Bithne
zuruck.
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Ausstellung Mehr
zur Geschichte des
Stuttgarter Balletts
zeigt die Sonder-
ausstellung Ballett-
wunder. Mit Kos-
tiimen, Blihnen-
bildentwurfen und
einer groRflachigen
Licht- und Video-
projektion erwacht
die Geschichte

des Stuttgarter
Balletts zum
Leben: von John
Cranko bis zur
Gegenwart. Stadt-
Palais - Museum
fur Stuttgart, bis
4. April 2027

Abigail Willson-Heisel dagegen ist
kaum so lange auf der Welt, wie
Kacerovas Karriere bereits dauert.
Nach ihrem Abschluss an der Aka-
demie der John Cranko Schule kam
sie in der Spielzeit 2023/24 als Acht-
zehnjdhrige ins Corps de ballet. Der
Aufstieg ging schnell. Heute ist sie
Solistin.

Dass sich ihre Wege so eng kreu-
zen, hat auch mit einer neuen Rolle
in Kacerovas Leben zu tun. Schon
vor einigen Jahren fragte Intendant

Tamas Detrich sie, ob sie sich vor-
stellen konne, kinftig als Ballett-
meisterin zu arbeiten. Damals gab es
ausschlieflich mannliche Trainings-
und Probenleiter. Gerade fiir die Ar-
beit auf Spitze sei eine Frau wichtig.
Nach ihrer Babypause bereitet sich
Kacerova also nicht mehr nur auf ihre
eigenen Rollen vor, sondern gibt Trai-
ning und betreut Proben.

Fur sie ist es selbstverstandlich,
den jiingeren Kolleg*innen zu helfen.
»Selbst wenn ich keine Erste Solis-
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Miriam Kacerova
(sitzend) und Abigail
Willson-Heisel
stehen fuir zwei Buh-
nen generationen.
Wahrend die Erste
Solistin den néch-
sten Schritt ihrer
Laufbahn vorberei-
tet, begleitet sie die
junge Kollegin auf
ihrem Weg

B

tin wdre, hdtte ich dieses Bedirfnis,
die nachfolgenden Generationen zu
unterstitzeng, sagt sie. Auch weil sie
diese Erfahrung selbst gemacht hat:
Zu Beginn ihrer Karriere haben dlte-
re Tanzerinnen sie gefordert. Deren
Korrekturen haben ihr gezeigt, dass
sie gesehen wird.

So geht es heute Abigail Willson-
Heisel. Schon in ihrer ersten Saison
arbeiteten die beiden intensiv zusam-
men. In Maximiliano Guerras Don
Quijote sollte Willson-Heisel die Ko-

nigin der Dryaden tanzen - eine Rol-
le, die sie sich lange gewtlinscht hatte.
»Miriam hat mir alle Schritte gezeigt,
erinnert sie sich. Den Auftritt selbst
konnte Kacerova allerdings nicht se-
hen. Sie war am selben Abend ander-
weitig besetzt und bereitete sich auf
ithren eigenen Einsatz vor. Die Analyse
folgte spater — am Bildschirm.
»Miriam hat immer wieder auf
Pause gedrtckt und das Bild heran-
gezoomt«, erzahlt Willson-Heisel
lachend. »Sie war sehr genau mit

ihren Korrekturen.« »Ich bin ziem-
lich pingelig, wenn auch respektvollg,
sagt Kacerova. »Aber ich mdchte das
Beste aus ihr herausholen. Denn ich
sehe, wozu sie in der Lage ist.«

Mit Willson-Heisels Aufstieg zur
Solistin wdchst auch die Verantwor-
tung. »Da schauen die Kolleg*innen
mit anderen Augen auf eineng,
sagt sie. Das konne verunsichern.
Kacerova rat ihr deshalb, die neue
Position selbstbewusst anzuneh-
men. Erfahrung und Selbstvertrau-
en kdmen mit den Jahren, sagt sie.
»Man braucht viele Vorstellungen,
bis man einen Auftritt wirklich ge-
niefen kann.« Noch hort Willson-
Heisel wdhrend einer Vorstellung
manchmal das Echo solcher Hinwei-
se - kleine Detalils, an denen man im-
mer wieder arbeitet. Doch meistens
konne sie alles hinter sich lassen und
ganz in die Figur eintauchen.

Eines verbindet die beiden Tdnze-
rinnen besonders: ihre Kérpergroge.
»Nicht dass ich Korrekturen von
einer kleineren Kollegin oder einem
mdnnlichen Ballettmeister nicht an-
nehmen wirde«, sagt Willson-Heisel.
»Aber alles, was Miriam mir sagt,
ist relevant, weil wir eine dhnliche
GroRe haben.« Kacerovas Rat ist be-
starkend: »Nutze diese Grofe - und
mach dich noch etwas ldnger. Fur die
Buihne ist das wunderschon.« Gerade
bei der Fliederfee, die alle anderen
Feen Uberstrahlt. »Grofe ist keine
Entschuldigung mehr, sagt Willson-
Heisel. »Wenn etwas nicht sofort ge-
lingt, denke ich: Sie hat es geschafft,
also kann ich es auch schaffen.«

Im Alltag der Compagnie werden
Erfahrung und Wissen tiber den Kor-
per und die Bewegung von Genera-
tion zu Generation weitergegeben.
Auch wenn dies im Hintergrund
geschieht, zeigt sich das als gut ge-
pflegtes Repertoire auf der Biihne.
Und wdhrend Abigail Willson-Heisel
thren Weg gerade erst beginnt, be-
reitet sich Miriam Kacerova langsam
auf den ndchsten Abschnitt ihrer
Laufbahn vor. Noch steht sie auf
der Biihne - doch der Ubergang hat
ldngst begonnen.

Die Journalistin, Texterin und Kulturver-

mittlerin Julia Lutzeyer schreibt regelma-
Rig tber Tanz
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Theater 1st:
anstrengend

Glen Tetley hat mit seinen
Choreografien die Regeln des
Tanzes neu geschrieben. Funf
Stimmen Uiber eine wunderbare
Kunst - die an die Grenzen

des Machbaren geht

[llustration: Eva Hartmann
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Reid Anderson
Ehemaliger Ballettintendant

»So wie ich John Cranko die Erkennt-
nis verdanke, dass man sich selbst
mogen muss, bevor andere einen
mogen kénnen, und Marcia Hayd-
ée mich gelehrt hat, was es heift,
ein Kunstler zu sein, hat mir Glen
Tetley beigebracht, wie man atmet
und sich bewegt.

Um Glens Ballette zu tanzen,
muss man gut und klassisch ausge-
bildet sein, man muss seinen Ver-
stand ebenso wie seinen Instinkt
nutzen, man muss musikalisch sein
und in der Lage, sich natiirlich zu be-
wegen. Fur die damalige Stuttgarter
Compagnie war das ein ziemlich
harter Brocken. Glen hatte die Re-
geln neu geschrieben, und Tanzen
hief plotzlich so viel mehr, als nur
die Schritte zu beherrschen und da-
bei gut auszusehen. Sehr viel mehr.«

Tamas Detrich
Ballettintendant

»Als Tdnzer im Corps de ballet
machte ich in Le Sacre du Prin-
temps meine erste Erfahrung mit
einem Werk von Tetley. Ich war in
der ersten Gruppe, die beruchtigt
ist fir ihre Anforderungen an die
Ausdauer, und erinnere mich, wie
ich von der Buhne kam - korperlich
vollig erledigt - und mir schwor, nie
wieder eine Zigarette anzurthren.
Damals wurde mir klar, was ein
Tetley-Ballett ausmacht: die rein
physische Qualitdt von Bewegung,
die Ausnutzung des Raums und die
Bereitschaft der Tanzer*innen, kor-
perlich an ihre Grenzen zu gehen.«




Roman Novitzky
Artist in Residence

»Ich habe Le Sacre du Printemps
kennengelernt, als ich 2009 zum
Vortanzen nach Stuttgart kam.
Nach dem Training mussten wir
im modernen Teil den Anfang der
sogenannten Whip Boys tanzen.
Einer ihrer Auftritte gibt ihnen den
Namen: >to whip, peitschen. Man
peitscht mit seinen Armen durch die
Luft, bis man sie nicht mehr sptiren
kann. Und das ist nur der Auftakt -
es folgen vierzig Minuten, die man
durchstehen muss.

2013 habe ich die Wiederaufnah-
me getanzt und alles gegeben - so-
gar etwas zu viel. Auch die Zitrone,
die ich mir hinter der Buhne parat
gelegt habe, um mich zwischen-
durch zu erfrischen, hat nicht viel ge-
bracht. Nach der Vorstellung saf ich
in meiner Garderobe und war nicht
in der Lage aufzustehen. Ich konnte
mich nicht mehr bewegen. Der letzte
Funke Energie war aufgebraucht. Als
meine Frau kam, um nach mir zu
schauen, war sie kurz davor, mich
ins Krankenhaus zu bringen. Zum
Gluck war das dann doch nicht nétig.

Diese Erfahrung hat mich gelehrt,
meine Energie besser einzuteilen.
Auch habe ich verstanden, dass ich
fir die Whip Boys meine Muskeln
loslassen muss. Kdrperlich war diese
Rolle eine der hdrtesten, die ich je
getanzt habe.«

Jason Reilly
Erster Solist

»Ich habe alle drei grofen Rollen in
Le Sacre du Printemps getanzt. Ich
kenne Glen Tetleys Stil gut, auch weil
ich noch kurz vor seinem Tod mit
ithm zusammengearbeitet habe. Die
Whip Boys sind am stressigsten. Du
bist gleichzeitig Gruppentdnzer und
Solist, bist gefiihlt tiberall, springst
durch die Gegend, hebst Partner
hoch und hdltst die Situation auf der
Bihne zusammen. Die Bewegun-
gen sind sehr erdverbunden, aber
zugleich gibt es grofie Spriinge mit
Beinen wie Scherenarme in der Luft.

Die Anstrengung Ghnelt Kardio-
training, aber das ist nicht dasselbe.
Denn durch die starken Kontraktio-
nen des Oberkorpers bekommt man
schlecht Luft. Um das auf der Biihne
durchzustehen, haben wir es jeden
Tag in den Proben durchgetanzt -
und zwar wirklich hundert Prozent.
Ohne Pause, ohne Andeuten. Sonst
fehlen Ausdauer und Kraft. Das hat
uns zusammengeschweifit. Wir ha-
ben uns gegenseitig angespornt, und
am Ende waren wir so stolz. Dieses
Gemeinschaftsgefiihl, das ganz an-
ders ist als die Zusammenarbeit der
Gruppe bei klassischen Balletten,
habe ich sehr geschatzt.

Als Auserwadhlter hingegen, als
das Opfer, ist man in drei groen Soli
allein auf der Bithne. Animalisch und
wild, aber doch kontrolliert. Fiir mich
fiihlte es sich sehr einsam an. In der
Rolle des Vaters beherrscht man die
Situation. Betritt er die Biihne, do-
miniert er sie. Die Rolle strahlt Reif-
heit aus. Zusammen mit der Mutter
entwickelt sich ein atemberaubend
schones Pas de deux.«

Anna Osadcenko
Erste Solistin

»Ich bekomme Gdnsehaut, wenn
ich nur an Le Sacre du Printemps
denke! Ich freue mich riesig darauf,
es wieder zu tanzen. Es ist eine Ex-
plosion! Schon die Musik gibt einem
Adrenalin.

Das klassische Ballett dient zwar
als Grundlage fiir Glen Tetleys Stil,
aber es steckt viel Modern Dance von
Martha Graham drin. Diese Technik
muss man sich erst aneignen. Vor
allem fur die Mdanner ist das Stlck
extrem anstrengend. Die Rolle der
Mutter hingegen hat andere Heraus-
forderungen. Das Pas de deux mit
dem Vater ist sehr sinnlich. Die Tan-
zerin und der Tdnzer sind so gut wie
nackt und kommen sich sehr nah.
Man muss hundert Prozent geben,
sonst sieht es unbeholfen aus. Ziel
ist es, alles in diese Beziehung zum
Mann hineinzugeben. Das ist eines
dieser Ballette, bei denen man sich
hinterher auf die Schulter klopfen
kann, weil man es bis zum Ende ge-
schafft hat.«

n,
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TRIBUTE TO
TETLEY

Am 3. Februar 2026
ware Glen Tetley
hundert Jahre alt
geworden. Zeit

fir einen Tribut an
den Choreografen,
der das Stuttgarter
Ballett an Bewe-
gungsqualitdten
des Modern Dance
heranfiihrte.

In Voluntaries,
Ricercare und Le
Sacre du Printemps
zeigt sich sein Stil
auf ganz unter-
schiedliche Weise:
geheimnisvoll,
tiefgrundig und
archaisch.
Premiere am

25. April

im Opernhaus




Theater 1st: Pop

Warum wir das Opern-Gassenhauer-Beben a la
Nessun dorma brauchen, wollen, suchen

Text: Sarah-Mavria Deckert

Ins Theater geht man bekanntlich,
um etwas zu erleben. Man sitzt
still, moglichst unauffdllig, und
hofft insgeheim, dass es einen er-
wischt. Manchmal passiert das leise.
Manchmal gar nicht. Und manchmal
kommt Nessun dorma. Dann ist es
vorbeil mit der Distanz.

Diese Arie ist keine Hintergrund-
musik. Sie ist ein Ereignis. Sie be-
ginnt kontrolliert, beinahe hoéflich,
als wollte sie sagen: Keine Sorge,
ich bleibe bei mir. Und dann nimmt
sie alles: Luft, Zeit, Aufmerksamkeit.
Puccini hat hier ein musikalisches
Gerat gebaut, das Spannung nicht

44 Magazin

einfach nur erzeugt. Es halt sie fest,
dehnt und treibt sie bis zur Belas-
tungsgrenze. Wer im Zuschauerraum
sitzt, kennt dieses Warten auf das
»Vincerol, als hinge davon etwas
Personliches ab.

Physikalisch ist das schnell er-
klart: steigende Lautstdrke, zuneh-
mende Dichte, eine Melodie, die
sich nach oben schraubt. Emotional
ist es komplizierter. Nessun dorma
verspricht einen Sieg, der grofer
ist als die Handlung der Oper. Man
muss den Inhalt von Turandot nicht
kennen, um zu verstehen, was hier
behauptet wird. Diese Musik sagt:

Es wird gut ausgehen. Und zwar mit
Ausrufezeichen.

Warum solche Arien zu Gas-
senhauern werden, ist kein Ratsel.
Sie funktionieren nach denselben
Regeln wie Pop-Hits heute - nur
ohne Scham vor Ubertreibung oder
Pathos. Wiedererkennbarkeit, klare
Dramaturgie, ein Hohepunkt, der
sich nicht versteckt. Oper will nicht
subtil sein. Oper will wirken. Und sie
will gehort werden.

Nessun dorma ist ldngst aus dem
Opernhaus ausgebrochen, spdatestens
seit Paul Potts damit 2007 die briti-
sche Castingshow Britain’s Got Ta-



Turandot ist Frag-
ment, nicht nur,
weil Puccini vor der
Vollendung starb,
sondern auch, weil
er mit Turandot
eine Figur erfunden
hat, die er mit
seinen Mitteln nicht
zu Ende erzahlen
konnte. Anna-
Sophie Mahler
nimmt Puccini in
ihrer Inszenierung
beim Wort: » Poi
Tristano«, »dann
Tristan«, vermerkte
er auf einem
Skizzenblatt. Und
so erklingt nach
Puccinis letzten
Takten Musik aus
Wagners Tristan
und Isolde.
Premiere am

7. Juni im Opern-
haus

lent dominierte. Es hat dem »Song«
den Ruf eingebracht, »zu bekannt« zu
sein. Als wdre das ein Problem. Da-
bei war Popularitdt immer Teil dieser
Musik. La donna é mobile wurde an-
geblich schon auf der StraRe gepfif-
fen, bevor Rigoletto Premiere hatte.
Libiamo aus Verdis La traviata ist ein
Trinklied mit eingebautem Gemein-
schaftsgefiihl. Und die Koénigin der
Nacht aus Mozarts Zauberflote singt
keine Koloraturen zur Anschauung
musiktheoretischer und gesangli-
cher Mdglichkeiten, sondern um den
Raum zu ibernehmen. Showstopper
heifst nicht umsonst so.

Im Theater wird das besonders
deutlich. Man spurt, wie der Raum
reagiert. Wie sich Korper in den Sit-
zen nach vorn schieben. Wie das
routinierte innere Augenrollen - »]a,

ja, jetzt kommt’s gleich« -

kurz vor dem Einsatz des
Schlusses aufhort. Und
wie dann doch nie-
mand immun bleibt.

Selbst abgekldrte

Operngdnger*innen

wissen: Hier gibt es

nichts zu ironisie-
ren. Ironie verliert
gegen Uberzeu-

gung.
4 Vielleicht liegt
" genau darin der Reiz

g

dieser Arien: Sie sind

vollkommen unzeitgemaf
und gerade deshalb so gegenwdr-
tig. In einer Kultur, die permanent
reflektiert, kommentiert und absi-
chert, stehen sie einfach da und be-
haupten etwas. Ohne Anfiihrungs-
zeichen. Ohne doppelten Boden. Das
kann man pathetisch finden. Oder
erstaunlich ehrlich.

Nessun dorma ist keine feine
Musik. Sie ist gebaut, um etwas
auszulosen. Im besten Fall ein Be-
ben. Im schlimmsten Fall einen
Ohrwurm, den man nicht mehr los-
wird. Aber auch das ist eine Form
von Wirkung. Und im Theater, die-
sem Ort der kontrollierten Erschiit-
terung, ist das vielleicht genau das,
was man sich heimlich erhofft: dass
es einen erwischt. Wieder einmal.
Trotz allem.

Mehr tUber die Autorin auf Seite 6

Sie mochten wissen, wie
die funf Hit-Arien aus
unserem Juli-Programm
auf der Skala abschnei-
den? Eine professionelle
Methodik* berilcksichtigt
technische Perfektion
und emotionale Wirkung.
Daraus ergibt sich dieses
prazise Ranking

1. Der Holle Rache aus Die Zauberfléte

Die néchtliche Konigin der Koloratur! Diese Arie
fordert vom Sopran akrobatische Hochstleistungen
bis zum hohen F - eine Everest-Besteigung der
Stimmbéander. Mozarts geniale Verknilipfung

von mutterlichem Wahnsinn und technischer
Virtuositdt macht sie zum Goldstandard.

% Technische Perfektion: 98/100

¥ Emotionale Wirkung: 95/100

2. Nessun dorma aus Turandot

Ah, Puccini! Der Meister der sentimentalen Uber-
wiltigung! Das Crescendo des Kalaf zum finalen
»Vincero!« ist pure theatralische Apotheose.
Pavarotti hat bewiesen: Diese Arie kann selbst
FuRballstadien in Opernh&duser verwandeln.

% Technische Perfektion: 85/100

¥ Emotionale Wirkung: 100/100

3. Largo ol factotum aus Il barbiere di Siviglia
Figaros Visitenkarte! Rossinis Zungenbrecher-Kom-
position verlangt vom Bavriton die Geschwindigkeit
eines Auktionators bei perfekter Diktion. » Figaro qua,
Figaro la« - pure musikalische Selbstvermarktung!
% Technische Perfektion: 92/100

¥ Emotionale Wirkung: 88/100

4. Non piu mesta aus La Cenerentola

Eine lehrbuchhafte Synthese Rossinis aus formaler
Brillanz und emotionaler Exaltation: grandiose
Koloratur, gewlirzt mit Angelins gespielter Unschuld.
% Technische Perfektion: 90/100

¥ Emotionale Wirkung: 82/100

5. Nonnenchor aus Casanova

Strauss und Benatzky erzielen Wirkung durch die
kalkulierte Diskrepanz zwischen pseudosakralem
Klang und revuehafter Gefilligkeit. Weniger kinstle-
rische Tiefe als vielmehr verlédssliche Unterhaltung!
% Technische Perfektion: 88/100

¥ Emotionale Wirkung: 79/100

*Dr. J. Evans Pritchard ist eine fiktive Figur aus dem Film Dead
Poets Society. Mit seinen Lehrmethoden fiir Poesie lasst sich die
Qualitat eines Gedichts angeblich mathematisch bestimmen -
eine Mischung aus akademischer Uberheblichkeit und absurdem
Formalismus. Pritchards Text wurde mit der Kl Claude erstellt.

Oper / Turandot 45
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Was man von hier aus sehen kann, ist einfach der schénste Anblick fiir alle Theaterschaffenden: volles Haus, gliickliche Gesichter und Hunderte
Menschen, die zum ersten Mal tUberhaupt in einem Opernhaus sind - bei Open Opera im Januar 2025. Auch in diesem Sommer |adt die Staatsoper
Stuttgart gemeinsam mit der Landesbank Baden-Wiirttemberg (LBBW) erneut zu Open Opera ein: zu einem beliebten Musiktheater-Stiick fiir alle
Altersstufen zu glinstigen Preisen; Erwachsene zahlen 20 Euro auf allen Platzen, Kinder und Jugendliche 10 Euro. » Das Stuttgarter Opernhaus ist ein
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offener Ort fiir alle — und das bereits seit 1912, als das Haus fir alle Blrgerinnen und Burger errichtet wurde«, sagt Intendant Viktor Schoner. »Mehr
denn je wollen wir uns der Stadt, dem Land und der Welt gegentliber 6ffnen. Und Open Opera leistet dazu einen Beitrag.« Seit Uber 25 Jahren steht
die LBBW als starke Partnerin an der Seite der Staatsoper Stuttgart und fiihlt sich ihr nachhaltig verbunden. Der Vorverkauf fiir die Open Opera
1l barbiere di Siviglio am 19. Juli startet am 19. Mai.



48 Backstage

Auf eine Maultasche...

... mit Heinz Gohrig,
Tenor und Kammer-
sanger der Staats-
oper Stuttgart

Geschmelzt oder in der Brithe?
Lieber geschmelzt. Mit Zwiebeln
und Pilzen.

Heidelberg oder Stuttgart?

Als Kurpfdlzer naturlich
Heidelberg.

Kessel oder Hang?

Hang. Wohne ja im Sonnenberg.
Meistersinger oder Zauberer?
Zauberer. Petrosilius Zwackel-
mann! Aber ich liebe Wagner:
Mime, David, Steuermann...
Wagnerianer oder
Mozartianer?

Beides gleichsam.

Kartoffel mit oder ohne Schale?
Mit Schale. Bin zu faul zum
Schdlen.

Ensemble oder Einzelginger?
Eindeutig Ensembletier!
Premierenfiecber oder
Premierenfeier?
Premierenfieber. Und vor jeder
Vorstellung auch Lampenfieber!
Wein oder Bier?

BIER!

Bauch oder Kopf?

Oftmals Bauch.

Kunst oder Natur?

In der Freizeit mehr Natur.
Mitte oder Rand?

Gern in der Mitte. Aber manches
sieht man auch vom Rand gut.
Abschiedsschmerz oder Lust
auf Rente?

Nach 41 Jahren Theater, davon
38 in Stuttgart: grofier Abschieds-
schmerz!

Bithnendeutsch

HToilToiToi

Theaterleute sind aberglaubisch. Auf der Biihne pfeifen, » Macbeth «
aussprechen oder Gliick wiinschen bringen — genau! — Ungliick.

Die Strategie lautet daher Gegenzauber: » Hals- und Beinbruch!« oder
dreimal Uiber die linke Schulter spucken. Wie das klingt? Na so:

toi, toi, toi!

Endlich verstindlich

Wunderschon tragisch: John Crankos Onegin

Schauspielerin Liv Tyler als Tatjana in dem Film Onegin - Eine Liebe in St. Petersburg

Briefe:
Duelle: Py
Drama: WY WYWW

Russland in den 1820ern: Eugen Onegin sieht top aus, hat gerade fett geerbt und findet
sich selbst ziemlich toll. Er zieht aufs Land und geht mit seinem Kumpel Lensky auf eine
Party. Da verliebt sich das vertrdumte Dorf-Girl Tatjana in ihn und schreibt ihm einen
megaehrlichen Liebesbrief. Problem: Onegin fithlt’s null. Statt es nett zu kldren, macht er
auf extrafies. Auf Tatjanas Geburtstag zerreifit er ihren Brief und schmeift sich an ihre
Schwester Olga ran. Bléd nur, dass Lensky mit Olga verlobt ist. Der fiihlt sich verarscht
und fordert Onegin zum Duell - so regelte man damals Drama. Onegin ist zu stolz fir ein
Sorry und killt seinen besten Freund. Danach: Schuldgefiihle de luxe und Abflug ins Aus-
land. Jahre spdter treffen Onegin und Tatjana sich wieder. Tatjana ist jetzt selbstbewusst,
stylish, verheiratet. Plotzlich ist Onegin komplett verliebt — und schreibt ihr einen Brief.
Tatjana schwankt kurz, bleibt aber stark. Sie zerreift seinen Brief und wirft Onegin raus.
Kein Happy End, keine zweite Chance. Wunderschon tragisch.

Illustration: Benedikt Rugar; Foto: Cinematic Collection / Alamy
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Theatergrafik

Theater ist: Uberall

Nicht nur im Schlossgarten wird gespielt — die ganze Stadt ist Blihne
der Staatstheater. Alle Zahlen der vorigen Saison 2024 /25 auf einen Blick

Ort Termine Produktionen
01 Opernhaus 243 32 Oper
12 Ballett
1 Koproduktion
02 Schauspielhaus 245 32 Schauspiel
2 Ballett
1 Koproduktion
03 Oberer 3 1Theaterfest
Schlossgarten 2 Ballett im Park
04 Kammertheater 132 24 Schauspiel
2 Ballett
05 Staatsgalerie 2 2 Konzerte
06 Landtag 1 10per
07 John Cranko Schule 8 1Ballett
08 Haus der Geschichte 1 1Oper
09 Kunstmuseum 1 10per
10 Kunstverein 1 1Oper
1 Alte Kanzlei 1 1 Schauspiel
12 ifa 2 10per
1 Schauspiel
13 Station s 1 10per
14 Literaturhaus 3 10per
1 Schauspiel
15 Liederhalle 21 7 Sinfoniekonzerte
7 Kammerkonzerte
16 St. Maria 1 10per
17  Galerie Kernweine 2 10per
18 Stadtbibliothek 1 10per
19 Ehem. Autohaus 3 10per
20 Freilichtblhne 1 10per
Killesberg
21 Nord 95 15 Oper
3 Schauspiel

v
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Nachspielzeit

Theater ist: Hoffnung

Bevor alles den Bach runterging, hat der Mensch das Theater erfunden -
damit wir besser klarkommen, wenn alles den Bach runtergeht

Das etwas Anstrengende
am menschlichen We-
sen: diese beschissene
Larmoyanz, gepaart mit einer nicht enden wollenden

Pubertdt des Charakters. Oh, schrecklich, Liebeskummer? Niemals
ging es jemandem so schlecht wie mir. »Hast du gehort, der Kollege
Hans-Gunther und die Kollegin Sieglinde haben eine Affdre!« Mach
mich nicht schwach, Ehebruch, das gab es wirklich noch nie in der
Geschichte der Menschheit! Diese seltsame, derzeit wieder sehr
hippe Kriegsobsession: vom Dreifigjdhrigen bis zum Ersten und
Zweiten Weltkrieg, alles schon gehabt. War scheifie, trotzdem wie-
der in, leider. Wir werden also alle sterben ;-( Sieht aktuell schwer
danach aus, wenn sich die vermaledeite Longevity-Forschung nicht
endlich ein bisschen beeilt.

Das ziemlich Schone am menschlichen Wesen: Kurz bevor der
Mensch das Internet erschaffen hat, ist ihm mal eben das Theater
in den Sinn gekommen. Geschichten auf der grofen Bithne des
Lebens erzdhlen, ums Lagerfeuer tanzen, den Sdbelzahntiger mit
der Knochenflote vertreiben: Theater macht das Leben sparten-
ubergreifend leichter. Deshalb keine Panik auf der Titanic. Alles,
was wir heute empfinden, hat vor uns schon mal einer geftihlt und
daraus ein Drama, eine Tragddie oder ein Libretto geschrieben.
Das beruhigt doch ungemein, oder? (Anmerkung der Redaktion:
Dass im Weifien Haus ein Tyrann herrscht, der die Weltordnung auf
den Kopf stellt und uns Krieg beschert, wihrend er den Friedens-
nobelpreis ertrdumt - das hat die Welt tatsdchlich noch nie

gesehen. Konnte also kein Theater
vorhersehen. Sorry.)
Donald Trump macht Thnen Angst?
Gehen Sie in Rigoletto an der Staatsoper. Sie
halten den Sparhaushalt der Stadt Stuttgart fiir eine schlampige
Variante von House of Cards, Stichwort »Haus of Kartle«? Schauen
Sie Hamlet am Schauspielhaus. Die Kiirzungen im Kultur- und
Sozialbereich haben Thnen einen Hexenschuss eingebracht, weil
so viel politisches Dilettieren wehtut? Besuchen Sie eine Vorfiih-
rung des Stuttgarter Balletts. Friedemann Vogel, Rocio Aleman und
die anderen Elfen des hiesigen Ballettwunders haben geniigend
Riuckenmuskeln fiir die ganze Stadtgesellschaft.

Der Intendant als Intrigant? Anders funktioniert Musiktheater
nicht. Wir sind pleite und technisch auf dem Stand der Titanic - drei
Meter vor dem Eisberg? Auch Griechenland ging es mal schlecht.
Bedenken Sie nur, wie gut heute dort das Wetter ist und wie kaputt
die Amphitheater aussehen, als wdren sie 2000 Jahre alt!

So traurig die Zeiten sein mdgen, und sie sind sehr traurig, auch
und gerade in Stuttgart. Theater macht Hoffnung, wie sich bei der
Debatte um den Stuttgarter Sparhaushalt herausgestellt hat. Das
Theater Rampe, die Staatstheater und alle anderen unverwechsel-
baren Stuttgarter Kulturinstitutionen haben eine Geschlossenheit
in der Auseinandersetzung gezeigt, die sonst nur die Gewerke hinter
der Buhne an den Tag legen, wenn es um die heimliche Losung der
Welt geht: Der Lappen muss hoch. The show must go on. Es hilft
ja alles nichts.

Ingmar Volkmann ist mittlerweile zu alt fur die groRte Drei-Sparten-Stadt der Welt, auch bekannt als Stuttgart,
und schaut sich deshalb vermehrt Inszenierungen auf dem Land an, derzeit hauptséchlich in Heidenheim.

Illustration: Joni Marriott



Theater ist: Sichtbarkeit
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Das Magazin der Staatstheater Stuttgart erschien elf Jahre lang viermal in der Saison; wahrend der Pandemie monatlich als Reihe 1
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i Stuzubis bis 30 Jahre sehen groRe Kunst zum
i kleinen Preis: 50% ErmaRigung auf Tickets

: im Vorverkauf, an der Abendkasse fiir nur

. 10€ im Opernhaus und 7€ im Schauspielhaus
auf allen freien Platzen!

Noch mehr exklusive Angebote gibt’s liber den
i Newsletter »Junges Publikum«. Meldet euch an!
i www.staatstheater-stuttgart.de/newsletter
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