





»Ich betrachte die Musik nicht nur
als eine Kunst, das Ohr zu ergotzen,
sondern als eines der grifsten
Mittel, das Herz zu bewegen und
Empfindungen zu erregen.”

Chr. W. Gluck.
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GrufSwort des Schirmherrn

Staatsmininster der Finanzen unf fiir Heimat
Schirmherr die Gluckfestspiele

,Ich betrachte die Musik nicht nur als eine Kunst, das Ohr zu ergotzen,
sondern als eines der grofSten Mittel,
das Herz zu bewegen und Empfindungen zu erregen”

hat Christoph Willibald Gluck einmal gesagt.

Ich freue mich deshalb sehr, dass bei den Internationalen Gluck-Opern-Festspielen
2022 wieder zahlreiche Musikfreundinnen und -freunde aus nah und fern den ganz
besonderen Zauber seiner Musik erleben konnen.

An dem 1714 in Berching im heutigen Landkreis Neumarkt geborenen Christoph
Willibald Gluck kommt auch drei Jahrhunderte spater in der heutigen Metropolregion
Niirnberg niemand vorbei - erst recht nicht, wenn er so wie ich ein leidenschaftlicher
Musikliebhaber ist.

Gluck und seine ,das Herz bewegende“ Musik sind deshalb seit geraumer Zeit nicht
nur zu einem musikalischen Aushidngeschild fiir den Landkreis Neumarkt geworden,
sondern fiir die gesamte Metropolregion Niirnberg. Und diese ist erfreulicherweise nicht
nur ein attraktiver Wohn- und Wirtschaftsstandort, sondern auch ein vielfdltiger und
spannender Kulturstandort.
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GRUSSWORT DES SCHIRMHERRN

Und zwar nicht nur in der frankischen Metropole selbst, sondern auch in vielen ande-
ren Stddten, darunter in Glucks Geburtsstadt Berching. Das begriife ich als bayerischer
Heimatminister sehr, denn gerade im ldndlichen Raum bedeutet ,Kultur® fiir die dort
lebenden Menschen eben auch ,,Heimat®.

Ich habe deshalb sehr gerne die Schirmherrschaft fiir die Internationalen Gluck-Opern-
Festspiele 2022 ibernommen und bedanke mich sehr herzlich fiir diese erneute Ehre.
Alle Besucherinnen und Besucher begriifSe ich sehr herzlich und wiinsche ihnen viel
Freude bei den zahlreichen Konzerten.

Mein grofSer Dank gilt Intendant Professor Michael Hofstetter und seinem Team, die auch
heuer wieder im Auftrag der Internationalen Gluck-Gesellschaft ein anspruchsvolles
Programm zusammengestellt haben. Und natiirlich danke ich auch allen Kiinstlerinnen
und Kiinstlern sehr herzlich, die wieder fiir die musikalischen Hohepunkte sorgen
werden.

Wie das oben genannte Zitat zeigt, steht im Mittelpunkt des Werkes von Christoph
Willibald Gluck die Menschlichkeit, die Warme tiefer menschlicher Empathie. Wie
wichtig diese Werte fiir uns alle, vor allem aber fiir Menschen in grofier Not sind, spii-
ren wir besonders, seit diese Werte in Europa wieder mit FiifSen getreten werden.

Ganz im Sinne Glucks setzen die Konzerte der diesjdahrigen Festspiele deshalb auch ein
weithin horbares Zeichen fiir Menschlichkeit und gegen Barbarei.

Ich bin sicher: Auch dariiber wiirde sich Christoph Willibald Gluck sehr freuen!

Herzlichst

(&JP /L'w/ Lf

Albert Fiiracker, MdL

Thr

Staatsmininster der Finanzen und fiir Heimat









VORWORT

hristoph Willibald Ritter von Gluck - der grofste Humanist der Operngeschichte
und der letzte wiederzuentdeckende Komponist von Weltgeltung. Welch ein
Geschenk!

Welch ein Geschenk an alle Kulturschaffenden, alle Kulturliebenden, aber auch einfach
an alle, die sich mit den wesentlichen Seins-Themen des Menschen auseinandersetzen.
Ich hidtte nicht erwartet, nach so vielen Jahrzehnten im Theaterbetrieb auf ein Thema zu
treffen, das derart spannend, derart reich und derart lohnend ist.

Dafs wir nun eine solche Anzahl besonderer Produktionen pridsentieren konnen, dafiir
danke ich im Namen meines Teams, aber auch im Namen aller Festspielbesucher den
Sponsoren und Unterstiitzern, den Forderern dieser Festspiele.

Sie fordern nicht nur die Wiederentdeckung herrlicher Musik, sie fordern auch die
Beschiftigung mit den Themen des Gluck’schen Oeuvres - Mitmenschlichkeit, die
Wirkmaéchtigkeit reiner Liebe, die Kraft, mit der menschliche Liebe den Himmel
bestiirmen kann ... und immer wieder sind es bei Gluck die groflen Frauengestalten,
die in ihrer Geistesgrofie alles retten ... Gluck, ein Visionar, der 50 Jahre vor Beethoven
mit seiner Alceste die Leonore vorwegnimmt, Gluck, der 100 Jahre vor Freud und C.G.
Jung die menschliche Psyche als alles entscheidende Kraft in das Zentrum seines Werkes
stellt.

Ich wiinsche Thnen eine reiche Fiille an Entdeckungen und Momente tiefer seelischer
Resonanz,

Michael Hofstetter
Intendant



GrufSwortder Internationalen
Gluck Gesellschaft

Liebe Freundinnen und Freunde der Gluck-Festspiele,

seit 2005 wird in der Metropolregion Niirnberg das Werk ihres grofSten Komponisten
im Rahmen der Gluck Opern-Festspiele gepflegt. Fiir die wegen der Pandemie auf
dieses Jahr verschobenen, eigentlich fiir 2021 geplanten Festspiele konnte dank des
enormen Engagements unseres neuen Intendanten Professor Michael Hofstetter auch
in diesen schwierigen Zeiten ein Programm zusammengestellt werden, das das Schaffen
Christoph Willibald Glucks in seinen verschiedenen Facetten eindrucksvoll prasentieren
wird. Von Weltstars des Gesangs bis zum ebenso weltweit beriihmten Tanztheater sind
an vielen bemerkenswerten Orten der Metropolregion Auffiihrungen zu erwarten, die
Glucks Schaffen und Werke, die einen Bezug dazu haben, auf hochstem kiinstlerischem
Niveau prisentieren. Gerade in Zeiten nicht mehr fiir moglich gehaltener kriegerischer
Auseinandersetzung in Europa erscheint es besonders wichtig, sich auf die humanitdaren
Ideen zu besinnen, die der Opernreformator Gluck in den Mittelpunkt seines Schaffens
gestellt hat.

Unser Dank gilt allen Mitwirkenden an den Gluck-Festspielen 2022, die unter den
gegenwartigen schwierigen Bedingungen das Zustandekommen eines anspruchsvollen
Programms mit internationalen Beitrdgen ermdglicht haben. Er gilt aber vor allem
auch unserem Intendanten und seinem Team, die in hochst miihevoller Kleinarbeit, in
Pandemiezeiten noch einmal schwieriger als ohnehin, die Festspiele organisatorisch
begleiten und ihre harmonische Durchfiihrung sicherstellen.

Werner von Berg Gerlinde Wanke Dr. jur. h.c. Thomas A. H. Schock
Vorsitzender Schatzmeisterin Stellvertretender Vorsitzender
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FORDERVEREIN DER GLUCK FESTSPIELE E.V.

GrulSwort des Fordervereins
der Gluckfestspiele

m Mai 2022 finden in Niirnberg und der frinkischen Region die GLUCK FESTSPIELE

- nach dem Leuchtturmwochenende im vergangenen Jahr - erstmals unter neuer

Intendanz statt. Mit grofSer kiinstlerischer Kennerschaft, Enthusiasmus und Freude
entsteht unter der Leistung von Maestro Michael Hofstetter ein wagemutiges, kreatives
und hochst iiberzeugendes Programm, das bereits in der Vorbereitung ein vollig neues
Licht auf Gluck wirft.

Es gibt vieles zu entdecken — und dabei kann geholfen werden.

Um dies zu tun, haben wir einen gemeinniitzigen Forderverein mit Sitz in Niirnberg
gegriindet, derdie Aktivitdten der GLUCK FESTSPIELE unterstiitzt. Neue Mitstreiter sind
dabei herzlich willkommen.

Bitte kontaktieren Sie uns iiber E-Mail freunde@gluckfestspiele.de oder senden uns
einfach die Beitrittserklarung zu, die Sie auf der Webseite der GLUCK FESTSPIELE
finden konnen.

Wir freuen uns auf Sie!

Der Vorstand des Fordervereins der Gluckfestspiele e.V.

Caroline Grifin Peter Prinz Alexandra Zollner

von und zu Arco-Zinneberg zu Hohenlohe-Oehringen
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Bild: www. allunturner.com
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Die Stille und Einsamkeit
in der Oberpfalz
des 18. Jahrhundert

Lizzy Aumeier

Kontrabassistin und Kabarettistin

Ausgezeichnet mit dem Deutschen und dem Bayerischen Kabarettpreis
sowie diversen Kulturpreisen.

Frisch geehrt mit dem bayerischen Verdienstorden




DIE STILLE UND EINSAMKEIT IN DER OBERPFALZ DES 18. JAHRHUNDERT

Lizzy, Gluck und die Oberpfalz.

Die Oberpfalz und Weidenwang, als Geburtsort von Christoph Willibald Gluck wurden
lange vom Rest von Bayern belédchelt! So wie etwa die Ostfriesen in Norddeutschland. Ein
ungliicklicher Vergleich! Der karge Boden und die schwere Bewirtschaftung desselben,
fiihrte zu Hunger und Mangelernahrung der Bevolkerung. Deshalb wurde die Oberpfalz
auch die Steinpfalz genannt, denn das Land ist iibersdt mit geologischen Zeugen des
Erdaltertums. Die Vielfalt der Ausgangsgesteine spiegelt sich in der Landschaft wieder.

- daher der Name: Stoapfalz = Steinpfalz -

13
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Im Jahre 1852 wurde ein Amtsarzt aus Miinchen in die Oberpfalz geschickt, um sich
dieses Volk einmal genau in Augenschein zu nehmen. Sein Fazit: ,,...der Oberpfélzer ist
klein, diinn und schweigsam...“ (Wir haben uns weiterentwickelt!) ,,... wenn man sich
langer mit ihnen beschaftigt sind sie auch humorvoll...“ Stimmt!

Beriihmte Oberpfilzer (ausser Gluck) Max Reger, Alfons Goppel (ehemaliger
bayerischer Ministerprasident — natiirlich CSU - zu der Zeit gabs ja keine Opposition),
Margret Holle (Dichterin), Eckehard Henscheid (Schriftsteller), Charles Schumann
(Barkeeper), Walter Rohrl (Ralley Weltmeister), Carina Dengler (Schauspielerin
-dahoam is dahoam), Norbert Neugirg (Altneihauser Feierwehrkappelln) Sissi
Perlinger und sogar ich, Lizzy Aumeier aus Sulzbiirg.

Die Oberpfalz reicht von der Donau und vom oberpfilzer Jura bis zur Grenze von
Tschechien und grenzt an Oberbayern, Niederbayern, Mittel- und Oberfranken.
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DIE STILLE UND EINSAMKEIT IN DER OBERPFALZ DES 18. JAHRHUNDERT

Vielleicht spiegelt die Kargheit und Tristesse seiner frithen Kindheitsjahre, das Verlangen
von Christoph Willibald Gluck, in seinen Werken das Innerste nach Aussen zu kehren?!
Also die Angste, Verzweiflung und die innere Not, {iber die nie gesprochen wurde?!?

Das genau macht ihn zum grossen Reformator der bis dahin effektheischerischen
Oper und er erreicht bis heute, mit dieser Ehrlichkeit und Autentizitit, ein begeistertes
europdisches Publikum.

15
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Orpheus
und

Eurydike

Benediktinerpater Abtei Miinsterschwarzach
weltweit tiber 20 Millonen verkaufte Biicher,
iibersetzt in iiber 30 Sprachen



ORPHEUS UND EURYDIKE

rpheus ist der gottliche Sdnger, der durch seinen Gesang und sein Leierspiel die

Herzen der Menschen verzaubert hat. Als seine Frau durch einen Schlangenbiss

stirbt und in die Unterwelt kommt, vermag er durch die Schonheit seiner Musik
sogar die Unterwelt gleichsam in einen Himmel zu verwandeln. Die Rachegottinnen
werden durch seinen Gesang so tief beriihrt, dass sie das erste Mal in ihrer Existenz
Trdnen vergieflen. Sisyphos, der sonst seinen Stein auf den Berg wilzt, hort mit seiner
Arbeit auf und setzt sich auf den Stein, um zuzuhoren. Der Gott der Unterwelt lasst
sich vom Leierspiel des Orpheus dazu bewegen, dem Sanger zu erlauben, seine geliebte
Frau Eurydike mit in die Oberwelt zu nehmen, allerdings unter der Bedingung, dass er
nicht zuriickschaut. Doch kurz bevor er mit seiner Frau in die Oberwelt kommt, schaut
er zurilick und seine geliebte Frau wird ihm erneut entrissen.

Christoph Willibald Gluck deutet diesen alten Mythos auf seine Weise. Orpheus ist
fiir ihn der liebende Held, der durch die Schonheit seiner Musik die Unterwelt mit der
Oberwelt verbindet und die Herzen zum Schmelzen bringt. Die Harfe, auf der er spielt,
gilt fiir Gluck als klingendes Symbol fiir die Seele und fiir die Liebe. Die Musik ist nicht
nur schon, sondern Ausdruck der Liebe. Musik ist horbar gewordene Liebe. Und die Musik
befliigelt die Seele. So verwandelt Orpheus die Unterwelt, die Holle, in den Himmel.
»Die Holle — so sagt Dostojewski — ist der Schmerz dariiber, dass man nicht mehr lieben
kann.“ Der Himmel ist der Ort, der ganz und gar von Liebe erfiillt wird. So vermag die
Musik mit ihrer Schonheit und mit der Liebe, die in ihr zum Ausdruck kommt, unsere
Holle, die wir in unserem Leben immer wieder erleben als einen lieblosen Raum voller
Kilte, in den Himmel zu verwandeln.

Die christliche Tradition hat in Orpheus ein Bild fiir Christus, den gottlichen Sdnger,
gesehen. Clemens von Alexandrien, der griechisch gebildete christliche Theologe hat
um das Jahr 200 den griechischen Mythos vom gottlichen Sdnger Orpheus auf Jesus
iibertragen und dadurch die spirituelle Wirkung der Musik aufgezeigt. Der zauberkriftige
Gesang des Orpheus wird zum Symbol des wirkméachtigen Logos, der in Christus das
gottliche Lied der Liebe singt. Christus steigt mit seinem Gesang in die Unterwelt und
singt den Verstorbenen sein Lied der Auferstehung. Und er nimmt sie an der Hand und
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fiihrt sie in das neue Leben der Auferstehung. Im Johannesevangelium sagt Jesus von
sich, dass die Menschen durch seine Worte rein werden, dass sie in Einklang kommen
mit sich selbst (Vgl. Joh 15,3). Das ist fiir den griechischen Philosophen Pythagoras
die heilende Wirkung der Musik, dass die durcheinander geratenen Schwingungen des
Menschen wieder zusammenklingen und in Einklang kommen.

Der Franziskaner Franciscus Venetus beschreibt um das Jahr 1500 Jesus als den wahren
Orpheus, der am Kreuz das neue Lied der Liebe sang, das in alle Welt hinaus drang und
alles miteinander versohnte. Das Kreuz ist gleichsam das Musikinstrument, auf dem
Jesus so spielt, dass alle Welt sein wunderbares Lied der Liebe hort: ,Die Musik hat
Christus lehrend hinzugefiigt, und zwar, als er mit dem Tympanum

Wenn wir diese christlichen Deutungen mit der Oper Glucks vergleichen, dann konnen
wir sagen: Auch nach Gluck hat die Musik die Fahigkeit, Himmel und Erde miteinander
zu verbinden und die Streitenden zu verséhnen. Er ldsst in den Menschen, die innerlich
erstarrt sind und die vor lauter Hektik und Unruhe gleichsam tot sind, das Leben wieder
aufbrechen und aufbliithen. Und die Musik bringt uns in die Beriihrung mit der Liebe, die
auf dem Grund unserer Seele immer in uns ist, von der wir aber oft abgeschnitten sind
durch Enttdauschung und Verbitterung. Die Musik weckt die Liebe in uns auf und versetzt
uns so aus unserem manchmal tristen Alltag in den Himmel.

Der deutsche Philosoph Martin Heidegger sagt einmal: ,,Horen fiihrt in die Geborgenheit.*
Das Horen der schonen Musik Glucks verbindet uns miteinander und schafft das Gefiihl
von Geborgenheit. Im Horen horen wir aber immer auch schon das Unhorbare, das
Unerhorte mit. Fiir die Griechen ist das Horen ein transzendenter Sinn. Das Horen von
Musik 6ffnet uns ein Tor zum Himmel. Der Musikkritiker Hans Joachim Berendt meint,
Musik sei ein Hin{ibergehen in eine andere Welt.

Die Musik des Orpheus verbindet Schonheit und Liebe. Fiir den griechischen Philosophen
Platon gehoren Schonheit und Liebe zusammen. Die Liebe wurde aus der Schonheit
geboren. Das Schone bricht aus der Welt Gottes in unsere irdische Welt ein. Wenn die

18
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Seele das Schone wahrnimmt - so Platon — erwacht sie, wird gekraftigt und ihr wachsen
ewige Fliigel. Die Erdenschwere wird leicht. Wenn wir in der schonen Musik Glucks
die Liebe in uns eindringen lassen, die darin horbar wird, dann verwandelt uns diese
Liebe. Sie heilt die Wunden, die uns das Leben geschlagen hat. Sie verzaubert den triibe
gewordenen Alltag und sie weitet uns das Herz.

So wiinsche ich allen Horern dieser wunderbaren Musik und allen Zuschauern dieser
Oper, dass Sie sich von der Schonheit und Liebe erfiillen lassen, dass Sie sich beim
Schauen und Horen in den Himmel versetzt fiihlen und fiir einige Zeit das Schwere Thres
Lebens vergessen konnen. Die Musik ist keine Flucht vor dem Leben, sondern sie will
uns befdhigen, das Leben zu ertragen. Dostojewski meint einmal, er miisse wenigstens
einmal im Jahr die Schonheit der Madonna von Rafael schauen, um sein hartes Leben
ertragen zu konnen. So tut es auch uns gut, immer wieder einmal schone Musik zu horen,
um mit Schonheit und Liebe erfiillt unseren Alltag auf neue Weise bestehen zu konnen.

19
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ORPHEUS, EIN SCHAMANE?

urch das Feuilleton und die entsprechende Literatur geistert seit geraumer Zeit

die Idee von dem mythischen Sanger Orpheus als Schamanen. Auf der einen Seite

sind dabei vage und verschwommene Vorstellungen {iber Schamanismus im Spiel,
auf der anderen ist die Quellenlage {iber Orpheus sehr beschrankt. Im Folgenden werden
daher vier Kriterien vorgestellt, anhand derer eine kleine Untersuchung vorgenommen
wird: Was von dem, das Schamanismus ausmacht, finden wir in dem Wenigen, welches
wir gesichert {iber Orpheus wissen? Um iiberhaupt aussagekriftig sein zu konnen,
beschréankt sich dieser Artikel auf die Erkenntnisse des klassischen Schamanismus der
zirkumpolaren Jager- und Sammlerinnengesellschaften (Hans Findeisen). Und: Was
von dem, das Schamanismus ausmacht, finden wir in der Oper Orfeo ed Euridice von
Christoph Willi bald Gluck?

Die eben erwdhnten vier Kriterien werden nun an die Figur des Orpheus angelegt,
wobei vorab zu bemerken ist, dass die tradierten Sagen um seine Figur alle aus einer
Epoche stammen, in der man in Griechenland schon zum sesshaften, bauerlichen Leben
iibergegangen war. Auch bestehen viele der Geschichten deutlich aus mehreren, sich
iiberlagernden Versionen, die von unterschiedlichen Kulturschichten geprigt sind.
Die jeweils origindren, alten Erzdhlstrdnge herauszuarbeiten diirfte heute nicht mehr

moglich sein.
1.) SCHAMANIN/SCHAMANE

Schamanen und Schamaninnen sind auf magische Heilungen in einer Gesellschaft
von Jagern und Sammlerinnen spezialisiert. Sie erleben ihre Initiation haufig als
Zerstiickelung des eigenen Korpers und dessen neue Zusammensetzung als Heiler bzw.

Heilerin.

Gemaif einer von mehreren Uberlieferungen wurde Orpheus von den Manaden zerrissen.
Sein Haupt schwamm, noch immer singend, im Meer zur Insel Lesbos. Hier handelt es

sich um einen geradezu paradigmatischen Initiationsmythos.
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2.) REISEN IN DIE ANDERSWELT

Im Zentrum des schamanischen Kosmos steht der Weltenbaum, der die drei Bereiche
der unteren, mittleren und oberen Welt verbindet. Im Zustand der Ekstase oder
Tranunternehmen Schamanen und Schamaninnen imagindare Fahrten in die sog.
Anderswelt. Dabei bereisen sie die verschiedenen Bereiche des Weltenbaumes und
kommunizieren mit den zu besidnftigenden Wesen, namlich Tier- oder Pflanzengeistern,
Herrinnen und Herren der Wildnis sowie Ahnen.

Mehrere antike Autoren berichten vom Tode Eurydikes, der Gemahlin des Orpheus.
Orpheus” Klagegesdnge darob waren so beriihrend, dass ihm sogar der Zugang zum
Tartarus nicht verwehrt werden konnte, wo er den Schatten Eurydikes aufsuchte. Eine
Andersweltreise par excellence!

3.) HEILUNG

Krankheit ist Folge eines Ungleichgewichtes von verschiedenen Kréften, deren
Ausgewogenheit die Gesundheit einer Person oder Gruppe erst ermoglicht.

Zum Zweck der Heilung nimmt der Schamane Kontakt zu den Wesen auf, die verstimmt
wurden und die Krankheit des Patienten verursachten. Daraufhin versucht er, sie durch
ein Ritual zu besdnftigen, in Folge dessen die Krankheit verschwindet.

Es gibt auch den Fall, dass zur Vermeidung eines drohenden Ungleichgewichtes von
Kriften ein Ritual als bestatigende Bekriftigung und Wiederinkraftsetzung gemacht
werden muss.

Der Versuch des Orpheus, Eurydike wieder ins Leben zuriickzuholen, ist, obwohl
tragischerweise fehlgeschlagen, ein eindeutiger Heilvorgang. (Das Happy-End der
Oper ,,Orfeo ed Euridice® ist ein Zugestdndnis an den Publikumsgeschmack der spiten
Barockzeit.)
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4.) RITUAL, MUSIK, TEXT

Ein schamanisches Ritual ist ein komplexes Geschehen, das theatralisch-performative,
tanzerische, liturgische und infolgedessen auch musikalische Elemente enthalt.

Die Gesdnge der Schamanen und Schamaninnen sind meist ekstatisch und heftig, sie
konnen aber auch ruhig und eindringlich sein. Oft werden sie von einer Rassel oder
Trommel begleitet. Allein der schnelle Beat von 210 bis 300 Schldgen pro Minute induziert
bei entsprechender Korperhaltung eine ekstatische Trance (Felicitas Goodman) .

Die melodisch-rhythmisch orientierten Gesdnge schopfen aus einem iiberschaubaren,
oft pentatonischen Fundus an Tonhohen. Die Intensitdt des Gesanges und die
damit einhergehenden Stimmschattierungen, d.h. eine psychologisch motivierte
Intonation, sind integrale Bestandteile einer Musik, die zwar nicht die Kriterien
musikalischer Komposition erfiillt, aber nichtsdestotrotz ein Kraftfeld erzeugt, das
alle am Ritual Beteiligten stimuliert. Schamanische Musik ist moglichst unmittelbar
und ohne bildungsbezogene Vorarbeit wirksam. Die Worte, die im Ritual gesungen
werden, bewegen sich zwischen zwei Polen: Sie folgen entweder dem freien Fluss der
Inspiration oder werden bei jeder Gelegenheit exakt gleich wiederholt. Vergleichbar
unserem Jagerlatein werden oft Begriffe einer distinktiven Geheimsprache verwendet.
Bezeichnend sind auch eine zauberspruchartige Knappheit der Texte, die Verwendung
besonders wirkméchtiger Worte in Gibberisch (,Simsalabim®) sowie Verballhornungen
(,Hokus Pokus®).

Von der urspriinglichen Musik des Orpheus gibt es naturgemifd keine iiberlieferten
Zeugnisse. Die Sage berichtet nur von der Wirkung seines Gesanges und Saitenspiels,
die so grofS war, dass sie die Wesen der Natur unmittelbar erreichte, was durchaus ein
Hinweis auf schamanische Musik sein konnte. Andererseits ist die Leier des Orpheus
ein Geschenk des Gottes Apoll, dessen Musik wir uns gewohnhin als gepflegt, fein und
wohlgesetzt, apollinisch eben, vorstellen. Die Figur des Apoll wiederum war bereits vor
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der klassisch-antiken Zeit einem starken Wandel unterworfen und ist in jedem Fall nicht

klar konturiert.

Texte von Orpheus wurden nicht iiberliefert. Die sog. Orphischen Hymnen sind eine
Sammlung von 87 Anrufungen an Gotter des Olymps und des Orphischen Kultkreises aus
dem zweiten Jahrhundert, gesammelt oder verfasst fiir den rituellen Gebrauch. Sie
weisen keinerlei schamanische Charakteristika auf.

Bei Christoph Willibald Gluck werden Gesdnge des Orpheus, die wir uns als schamanisch
vorstellen, zu spatbarocken Opernarien fiir eine feudale Gesellschaft, die menschliche
Affekte darstellen. Im Sinne Friedrich Nietzsches sind sie apollinischer Natur. Mit der
Welt und der performativen Praxis der Schamanen und Schamaninnen haben sie nichts

mehr zu tun.
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Elysion.
Das geerdete Herz

gefiihrte Meditation

Zen-Meister, Abt des Daishin Zen Kloster Buchenberg im Allgau.
Die gefiihrte Meditation ,Das geerdete Herz" gibt es auf seinem
YouTube-Kanal: https://youtu.be/tIxdbCsILhI



ELYSION. DAS GEERDETE HERZ

Das Herz ist das Herz fiir alle und das Herz fiir alles.

Die Quelle, aus der heraus dieses Herz leuchtet, das sind wir selbst. Das ist
wichtig, und ist richtig, wenn dieses Herz alles ausleuchtet und erleuchtet,
was uns ausmacht und was wir sind.

Lasst uns diese gefiihrte Meditation gemeinsam beginnen, in dem wir
vom Korper ausgehend, den Korper wahrnehmend, unser Herz 6ffnen und
Korper und Herz eine Einheit werden. Das heif$t: Das Herz wird wirklich.

Die Sitzhaltung ist aufrecht. Sie ist fest, symmetrisch und angenehm. Mit
den FiifSen haben wir Kontakt zum Boden, in einer sicheren, geerdeten
Position.

Wir spiiren nur unseren Korper, vielleicht die Knie, vielleicht die Ober-
schenkel, vielleicht die eine Seite mehr und die andere Seite weniger, und
das ist richtig. Die Schultern, der Nacken und der Kopf, leicht, entspannt,
vielleicht spiiren wir diesen Bereich weniger.

Das was wir wahrnehmen ist das Korper-Wahrnehmungsfeld, das ist seine
Wirklichkeit. Wir lassen alles so wie es ist. Nur Korper. Wir spiiren unseren
Kontakt zum Boden...

Schwere, Ruhe, Stille.

Hmmm, sehr angenehm. Hmm. Andere Spannungen fallen ab. Wir brauchen
sie nicht.

So ist alles gut. Jetzt sind wir hier, und das ist gut. Wir leben, jetzt, dieser
Moment, nur Korper, und das ist gut. Alles wunderbar.

Das ist das Fundament, die Basis. Das ist das Geschenk des Lebens. So, jetzt,
nur so. Keine Gedanken, keine Gefiihle von mégen oder nicht mogen, nur
Korper.
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Schonheit, in uns...

Jetzt kribbelt der Korper ein wenig... Ja, das ist eine feinere Dimension. Der
Korper ist nicht nur grob, wie wir denken. Er ist etwas ganz Wunderbares.

Und wenn dieses Kribbeln da ist, leicht, hell... Wir konnen gar nichts tun,
aufSer ein wenig zu lacheln.

Und es ist nur der Korper, seine Wirklichkeit ist wunderbar und so
erleichternd. Wir sind einfach hier, jetzt.

Was fiir ein verriickter Kram das sonst alles ist... Wir lassen alles hinter uns.

Tausend Dinge... Aber nicht jetzt... Jetzt sind wir hier... so wie wir sind:
Wunderbar. GrofSartig. Freudvoll... ja.

Dieses feine Helle in uns, in unserem Korper... Es ist ein Hauch seiner
(feinstofflichen) elysisischen Wirklichkeit, das uns so besonders macht,
jeden Menschen, was fiir ein wunderbares Geschopf... Jeder Mensch, wir
alle. Aber wir machen so viel Larm, und sehen es nicht, dieses Geschenk...
und vergehen.

Anhalten.
Nur Korper, nur wahrnehmen... Knie, Schienbein, Gesaf3, Bauch...

Erde... denn das ist nicht nur das, was unser Korper ist, sondern das ist alles
andere auch. Der Boden, die Erde, der weite Raum... Genau so...

Und dennoch gibt es in unserem Korper einen besonderen Punkt, ein
besonderes Zentrum. In der Mitte der Brust, auf der Hohe des Herzens ist
der Ort, in dem alles Gute, was wir sind, vorhanden ist. Manchmal schlaft
es, hiufig ist es zutiefst gefangen und eingesperrt, manchmal ist es hell
und offen. Aber es ist immer da. Es ist immer da... jetzt, in diesem Moment,
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dauert es in Helligkeit, dauert es in Warme... wunderschon, hell, golden.
Hier ist alles Gute, was wir sind. Dieser Ort kann alles Dunkle, alles Leid
einschmelzen, alle Einsamkeit, alle Bediirftigkeit auflosen. Wenn wir
unseren Korper spiiren, und daraus diesen Ort, dieses Zentrum... jetzt...

Es ist ganz klein. Es ist nicht riesig. Erstmal ist es eine ganz kleine Flamme,
ein kleines goldenes warmes Licht, in der Mitte der Brust, auf der Hohe des
Herzens... Und jetzt spliren wir den ganzen Korper in diesem Licht, in dieser
Wairme, in dieser Geborgenheit, in diesem Hier-Sein, hell und fein. Jetzt
sind wir zu Hause. Korper, Helligkeit, lichtvoll, freudvoll. Jetzt...

Dann wird es wieder weniger, aber es sind wir. Herz ist immer da. Wir
spiiren den Korper jetzt wieder mehr, die Festigkeit, die Schwerkraft... Wir
horen, riechen, spiiren... wir drehen den Blick und sehen den Boden... Wir
sind so hier.

Diese Helligkeit, dieses Warme? Ist es immer noch da? Auch wenn wir
auf den Boden sehen, auch wenn wir riechen und atmen, auch wenn wir
horen... jetzt...

Es ist da, immer, weil es immer da ist. Wir sind hier.

Das geerdete Herz hort nicht mit der Meditation auf, aber die Meditation
in dieser Form, jeden Tag, tragt es immer weiter... in unseren Korper... in
unseren Raum... in unsere Welt.

Korper, Erde... ist der Weg und das Fahrzeug zugleich.
Herz, Einheit... ist das Ankommen und die Erfiillung zugleich.

Elysium ist hier und jetzt.
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,Die Verbundenheit

mit etwas GrofSerem
hilft den Menschen,

Halt zu finden”

Interview: Jirgen Seeger

Kulturjournalist, langjahriger Wellenchef von BR-Klassik und
Leiter der Redaktion ,,Musik und Theater” beim BR-Fernsehen.

Trauerpddagogin, Traumafachberaterin, Traumapéddagogin
und Mitarbeiterin der,,AETAS-Kinderstiftung
KinderKrisenIntervention® in Miinchen.
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In Glucks Oper ,,Orpheus und Eurydike® geht es um den plotzlichen Tod Eurydikes durch
einen Schlangenbifs und darum, wie ihr Gatte Orpheus — eingebettet in ein mythologisches
Szenario — diesen schmerzlichen Verlust auf seine Weise zu bewiiltigen versucht. Sie selbst
mussten friih in Ihrem Leben den plotzlichen Tod eines geliebten Menschen erleben. Ein
Erleben, das letztlich entscheidend fiir Ihre Berufswahl wurde.

Der Tod meiner Schwester, die vor zehn Jahren bei einem Unfall ums Leben gekommen
ist, hat den Blick auf das, was ich tue im Leben, deutlich verdndert. Ich habe mir damals
Unterstiitzung gesucht bei einer Trauerbegleiterin, weil ich gemerkt habe, dass ich
iiberhaupt keine Ahnung hatte, wie Trauern eigentlich geht. Ich habe mich in dieser
Situation hilflos gefiihlt und hatte grofle Sorge, dass ich irgendetwas falsch machen
konnte. Man hat ja immer die Vorstellung davon, dass es ein richtig und ein falsch gibt.
Durch die wunderbare und sehr hilfreiche Unterstiitzung durch die Trauerbegleiterin
habe ich gemerkt, dass das Thema Trauern zwar etwas ganz Personliches fiir mich war,
dass es aber auch die Moglichkeit gibt, Menschen in dieser Situation gut zu unterstiitzen,
so dass das Leben weitergehen kann. Diese Erfahrung hat dazu gefiihrt, dass ich mich
beruflich noch einmal ganz neu orientiert habe.

Was war es, das Ihnen in der Arbeit mit Ihrer Trauerbegleiterin damals am meisten
geholfen hat?

Mir hat in erster Linie geholfen, dass ich vorbehaltlos und ohne Riicksicht oder Angst
alle Gedanken ausdriicken und alle Gefiihle zeigen konnte — egal wie widerspriichlich,
schmerzhaft oder grotesk diese waren. Dabei habe ich festgestellt, dass meine
Trauerbegleiterin das alles aushielt mit mir. Es gab keine Bewertungen, dafiir aber
eine fiir mich sehr hilfreiche und erleichternde Orientierung, dass diese Gedanken und
Gefiihle einfach ein Teil meiner Trauer sind und dazugehoren diirfen.

Heute helfen Sie Menschen, die sich in einem seelischen Ausnahmezustand befinden,
die aufgrund des plotzlichen Todes eines Angehdorigen im Schock sind. Unseren ersten
Gesprdchstermin mussten Sie verschieben, weil Sie — wie Sie am Telefon sagten — gerade
einen ,,Notfall hereinbekommen “ hatten. Was ist bei einem solchen Notfall Ihre Aufgabe?
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Notfall bedeutet hier, dass der plotzliche Verlust eines Familienmitglieds, einer
nahestehenden Person gerade eingetreten ist. Ich arbeite bei einer Stiftung, die
Familien, Kinder und Jugendliche dabei unterstiitzt, dieses traumatische Erleben zu
verstehen und zu verarbeiten. Im akuten Notfall ist es meine Aufgabe, ein Lotse dafiir
zu sein, zundchst tiberhaupt erst Worte zu finden, die es moglich machen, iiber das
Unaussprechliche zu sprechen und aus der Erstarrung herauszufinden. Ganz zu Beginn
kann es fiir Angehorige sehr, sehr schwer sein, iberhaupt auszusprechen, dass jemand
gestorben ist, dass jemand tot ist. Fiir den Trauer- und Verarbeitungsprozess ist es aber
ganz wichtig, dass man lernt, das auch wirklich auszusprechen. Dafiir biete ich meine
Unterstiitzung an. Es geht darum, Dinge wirklich so zu benennen, wie sie sind, oder
auch - noch weitergehend - mogliche Erkldarungen oder Wege anzubieten, wie man
zum Beispiel kleinen Kindern erklért, was tot sein bedeutet. Kinder verstehen das je
nach Alter natiirlich ganz unterschiedlich, weil es mit der kognitiven Reife und der
Lebenserfahrung zu tun hat. Manchmal wissen Eltern nicht, wie sie einem Dreijahrigen
erkldren sollen, dass die Oma gestorben ist.

Ein giingiges und oft zu horendes Erkldrungsmuster ist doch die Aussage, dass die Oma
jetzt im Himmel sei...

Das wire nicht mein erster Erkldrungsschritt. Ich wiirde ,tot sein“ erst einmal damit
erklaren, dass das Herz der Oma aufgehort hat zu schlagen. Und wenn das Herz aufhort
zu schlagen, dann ist ein Mensch tot. Das ist etwas, was auch ein dreijahriges Kind an der
Mama oder dem Papa selbst {iberpriifen kann, dass da ein Puls oder Herzschlag zu fiihlen
ist. Altere Kinder verstehen natiirlich schon viel mehr, was tot sein bedeutet. Dass ein
Herz nicht mehr schlédgt, dass bestimmte biologische Prozesse nicht mehr stattfinden.
Sie verstehen auch, dass Tod etwas Irreversibles ist, etwas, das nicht riickgidngig gemacht
werden kann. Gemeinsam mit den Kindern zu tiberlegen, wo die Oma jetzt ist — wie etwa
im Himmel -, wére erst ein ndchster Schritt.

Welche Erkenntnisse gibt es iiber den Verlauf von Trauerprozessen? Auch wenn sie
in ihrer Ausprdgung individuell verlaufen: gibt es womdglich Phasen, die von allen
Trauernden durchlebt werden miissen?

In der Trauerforschung ging man anfangs davon aus, dass Menschen in ihrem
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individuellen Trauerprozess bestimmte Phasen durchlaufen. Eine Vertreterin dieser
Theorie war die bekannte Sterbeforscherin und Psychiaterin Elisabeth Kiibler-Ross. Thr
Modell der fiinf Trauerphasen wurde im Laufe der Zeit um weitere Phasen erweitert.
Jedoch stellte man fest, dass diese Phasen nicht linear verlaufen und Trauernde auch nicht
vom Durchleben aller Phasen berichten. Aus diesen Erkenntnissen entstand ein neues
Verstdndnis fiir den Trauerprozess. Heute spricht man eher von Traueraufgaben, die den
Prozess des Trauerns kennzeichnen. Die erste Aufgabe, mit der die Auseinandersetzung
mit dem Verlust beginnt, ist fiir jeden Trauernden gleich: die Realitdt des Verlustes muss
begriffen und akzeptiert werden. Fiir manche Trauernde kann das der schwierigste Teil
ihres Trauerprozesses sein.

In Glucks ,,Orpheus und Eurydike® steht am Anfang die Beweinung des Verlusts Eurydikes
und der Klagegesangvon Orpheus. Fiir die Oper ist das ein naturgemdsses Ausdrucksmittel,
aber auch in anderen Kulturen gibt es die ritualisierte, mit der Stimme ausgedriickte
Klage, etwa die Tradition der Klageweiber in der orientalischen Welt. Hingegen herrscht
in unserer (Trauer-)Kultur eher Stille. Wie deuten Sie diesen signifikanten Unterschied,
warum hat bei uns Trauer ganz iiberwiegend still stattzufinden?

Das ist eine spannende Frage und es entspricht auch meiner Beobachtung, dass bei uns
die Stille zum gesellschaftlich erwiinschten Trauern gehort. Ich glaube, es hangt damit
zusammen, dass Trauern in unserer Kultur etwas sehr Privates ist. Und das hat auch
mit unserer Erziehung zu tun, die den Ausdruck von negativen Gefiihlen wie Schmerz,
Wut und eben auch Trauer nicht zuldsst, weil es schwieriger ist, mit solchen Gefiihlen
umzugehen.

Trauernde Menschen berichten immer wieder, dass der Ausdruck ihrer Trauer von ihrem
Umfeld schwer zu ertragen und auszuhalten ist und sie das Gefiihl haben, dass es nicht
gewlinscht ist, dass sie ihrer Trauer Ausdruck verleihen. Das konnte ein Grund dafiir
sein, dass Menschen eher still trauern oder ihre Trauer maskieren...

....was den Prozess der Trauerbewdiltigung eher blockieren als fordern diirfte.

Das wiederum hdngt vom einzelnen ab. Denn es gibt durchaus Menschen, denen es hilft,
sich in sich selbst zuriickzuziehen, das Trauern erst einmal mit sich selbst anzugehen.
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Dennoch glaube ich, dass es wichtig ist, seiner Trauer Ausdruck zu verleihen und damit
nach auféen zu gehen. Ob das nun etwas Lautes ist wie Musik, iiber Singen und {iber
das Spielen eines Instruments, das ist auch wieder etwas ganz Individuelles. Anderen
Menschen tut es gut zu schreiben oder sich durch gestaltende Kreativitdt, durch
Komponieren oder Theaterspielen auszudriicken. Wichtig ist, dass jeder Eindruck im
Trauerprozess auch seinen Ausdruck erfahrt. Das kann beim Trauern sehr hilfreich
sein.

Die Musik kann also auch in unserer eher von der Stille gepréigten Trauerkultur eine
gewichtige Rolle spielen. Und letztlich tut sie das ja auch bei fast allen Abschieds- und
Trauerfeiern...

Menschen, die eine Affinitdt zur Musik haben, konnen aus ihr ganz viel Kraft und Trost
schopfen. Musik ermdéglicht und verstiarkt das Wahrnehmen von Emotionen. Ich habe
viele Menschen erlebt, denen Musik geholfen hat, mit ihren Gefiihlen, ihrer Trauer
und ihrem Schmerz anders umgehen zu konnen oder iiberhaupt erst einen Zugang zu
ihren Gefiihlen zu finden. Dabei spielt es keine Rolle, ob eine Requiem-Komposition
oder ein Popsong erklingt. Und Musik hat etwas sehr Verbindendes.

Die Trauer ist bei vielen Hinterbliebenen mit der Hoffnung verkniipft, auch iiber den
Tod hinaus mit einem geliebten Menschen in Verbindung bleiben zu konnen — und
letztlich steht dahinter ja auch die Idee der Auferstehung. Im Orpheus-Mythos und in
der christlichen Heilsgeschichte wird diese Idee tatscdchlich eingelost. Wenn Orpheus die
Gnade der Gotter erfihrt, spielt dabei Gott Amor die Hauptrolle: die Liebe triumphiert.
Auch im Neuen Testament, in dessen Zentrum die Auferstehung Christi steht, heifSt es:
,Die Liebe ist stirker als der Tod . Wie ist Ihre Erfahrung: haben es Trauernde leichter,
die offen sind fiir solche Gedanken und Glaubenswelten?

Meine Erfahrung zeigt ganz deutlich, dass es Trauernde, die an eine grofSere religiose
oder spirituelle Idee glauben, leichter haben auf ihrem Weg durch diese schwierige
Zeit. Die Verbundenheit mit etwas GrofSerem hilft den Menschen, Halt zu finden
und mit ihrem Schmerz leichter umgehen zu konnen. Ob das die Hoffnung auf ein
Wiedersehen ist oder die Hoffnung auf ein nédchstes Leben, ein wie immer gearteter
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Glaube kann helfen, den Verlustschmerz auszuhalten. Dieser Schmerz des Verlustes muss
aber von allen Trauernden durchlebt werden. Ich werde immer wieder gefragt, ob sich
dieser Schmerz abkiirzen oder vermeiden lasst. Ich meine, das Einzige, was gegen diesen
Schmerz hilft, ist, ihn zuzulassen, anzunehmen und auszuhalten. Wie Trauernde damit
umgehen und wie eine Linderung und Bewiltigung gelingen kann, ist wiederum etwas
sehr Individuelles. Den Verlustschmerz auszuhalten ist fiir den heilsamen Trauerprozess
dabei die conditio sine qua non. Der Schmerz gehort unausweichlich dazu.
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Gedanken zu
Orpheus und Eurydike
von Christoph

Willibald Gluck

Arzt, Psychoanalytiker und Musikenthusiast mit grofSer bibliophiler und
audiophiler Sammlung von Lilian Nordica iiber die Gebriider Busch, von
Glenn Gould bis zu B. A. Zimmermann und Michael Hofstetter.



GEDANKEN ZU ORPHEUS UND EURYDICE VON CHRISTOPH WILLIBALD GLUCK

n dlteren Opernfiihrern heifst es oft, der tiefere humanistische Grundgedanke

liege im Sieg des Schonen iiber die Schrecknisse des Inferno. Die Liebe zweier

Menschen zueinander, konne das Unmogliche moglich machen, so daf$ die Liebe
iiber den Tod siege.

Im Gluck’schen Orfeo muf$ Eurydice in der Tat nicht wieder in den Hades zuriick. Anders
ist es bekanntlich in der {iberlieferten Sage, in der Eurydike fiir immer verschwindet, da
sich Orpheus beim Aufstieg in die Oberwelt nicht an die Auflagen von Persephone und
Hades gehalten hatte, in dem er sich zu seiner Geliebten umdrehte. Kein Happy End
also, und es wurde noch viel schlimmer, wie bei Ovid nachzulesen ist. Die Mdnaden
rdachten sich ndmlich fiir die MifRachtung der gemachten Auflagen und brachten Orpheus

deshalb in einem bestialischen Rausch aufs grausamste um.

Uber die Jahrhunderte spiegelt der Orpheus-Mythos quer durch Kulturen und
unterschiedlichste Zeitepochen einen gemeinsamen Kern. Dieser gemeinsame Kern
zelebriert das Juwel seiner tibernatiirlichen musikalischen Krifte und Wundertaten. In
Schriften der Antike wird Orpheus selbst wie ein Juwel gefeiert, da er als Erfinder der
Musik gilt.

In der Rezeptionsgeschichte der Vertonung des Orpheus-Mythos hat die Oper von
Jacopo Peri als erstes erhaltenes Werk am 6. Oktober 1600 ihre Premiere. Wesentlich
bedeutender ist bis heute Monterverdis ,Orfeo” aus dem Jahre 1607. Neben der
komplexen und einzigartigen Komposition, verdient die neuartige Version besondere
Beachtung. Orpheus wird aus der Symbiose rausgenommen, um er selbst zu werden, um
zu reifen. ,Ewigen Ruhm verdienet nur, wer sich selbst besiegt®. Es gibt kein Happy End,
keine erneute Verschmelzung mit Eurydice. Vielmehr greift Vater Apollo seinem Sohn
Orfeo unter die Arme und unterstiitzt ihn im therapeutischen Sinn, damit dieser sich
selbst helfen kann, mit dem Ziel, den Tod der Geliebten {iberwinden zu konnen.

Unser heutiger Blick auf die Geschichte von ,,Orpheus und Eurydike“ ist weder ohne die
Epoche der Aufklarung, noch ohne die der Psychoanalyse denkbar. Im friihen Mittelalter
iiberwiegt noch die Version, in der Eurydice als Opfer fleischlicher Lust gesehen wird. In
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der Renaissance entwickelt sich dann ein neues Menschenbild, in der die >wahre Liebe<
iiberhoht wird, da sie die Grenze des Todes {iberwinden konne.

Goethe erlaubt sich in Faust I einen kleinen Seitenhieb auf die allgegenwirtige Orpheus-
Geschichte, indem er seinem ,,Faust“ mehr Mumm verordnet, um in der Unterwelt nicht
so erbarmlich zu scheitern, wie einst Orpheus.

Der ,,Orfeo” von Gluck meifelt und streichelt uns auf fast hypnotisierende Art. Wenn
in der Sage iliber Orpheus gesagt wird, er sei so genial gewesen, dafs er Steine zum
schmelzen hat bringen konnen, dann war die Macht seiner Musik grenzenlos. Bei der
Frage, was Gluck mittels der Musik auszudriicken in der Lage ist, gibt es nur eine einzige
Antwort, dafl er ndmlich auf geniale Weise mit seiner Kompositionskunst die todtraurige
innere Ausnahmesituation des Orpheus, wie auch sein Herzensbegehren nach erneuter
Verschmelzung mit Eurydike, in einzigartige melodische Juwelen verwandelt hat.

Es lohnt sich, das Geschehen ndher anzugucken. Initial ist der Verlust des Orpheus
im Mythos der zentrale Punkt, denn Eurydike ist an einem Schlangenbif$ gestorben.
Genauer gesagt, geht es um Orpheus’ Problematik, den erlittenen schweren Verlust zu
verarbeiten, um nicht selbst daran zu Grunde zu gehen. Welche Riickschliisse sind daraus
beziiglich Art und Qualitédt der Beziehung des Paares zu ziehen? War es die grofse Liebe
zweier eigenstdndiger Personen, die der Schicksalsschlag trifft, wie es halt im Leben nun
mal vorkommen kann? In jedem Fall scheint die Liebesbeziehung von grofSer Intensitét
gewesen zu sein und das >Eins-Sein<, im Sinne einer eher symbiotischen Beziehung,
einen wichtigen Stellenwert gehabt zu haben. Die Idealisierung von Eurydice steht
im Vordergrund, ohne die Orpheus nicht leben will und nicht leben kann. Deswegen
will er sich nicht mit ihrem Tod abfinden und fordert seine Geliebte zuriick. Die ganze
Angelegenheit ist schlichtweg Uberlebenskampf pur fiir ihn. Er hat gute Karten diesen
Kampf zu gewinnen, denn er hat das richtige Zaubermittel fiir das abenteuerliche
Unterfangen, ndmlich die betérende Schonheit seines Gesangs, die grofie Wunder
bewirken kann.

Ohne den geliebten Menschen unfihig sein weiterleben zu konnen, genau das
ist Orpheus‘ katastrophale, wie problematische seelische Ausgangssituation. Das
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Orpheusthema spiegelt diese Verarbeitung eines besonderen Verlustes, namlich des
primdren Verlustes. Es geht um Leben oder Tod, wie vor und kurz nach der Geburt.
Die Tiefe der Seelenverbindung zur Geliebten entspricht der Dynamik der friihesten
Verbindung des Menschen, in der Sprache nur Klang ist. Orpheus ‘Verzweiflung in der
Arie ,Ach ich habe sie verloren®, geht einem dann auch durch Mark und Bein, weil
Klar ist, fiir ihn gibt es nur hopp oder topp. Es steht hier nicht die Position eines fest
entschlossenen, wie beherzt mit allen Mitteln um die Geliebte kimpfen wollenden
jungen Mannes im Vordergrund. Mit seinem ihm zu Verfligung stehenden betérenden
Gesang, preist Orpheus seine Geliebte nicht als begehrenswerte, wie unverwechselbar
einzigartige junge Frau. Es entsteht kein Bild von Eurydike, sie hat kein Gesicht, wird
nicht als Mensch von Fleisch und Blut, mit Charakter und Vorgeschichte besungen.

Orpheus ist eher wie eine ménnliche Nymphe, der mit seinem Gesang von fast
jenseitiger Schonheit betort, da er nur in der Verschmelzung mit Eurydike existieren
kann. Die Hadesfahrt stellt folglich das Geschehen dar, diese verloren gegangene Einheit
unbedingt wieder herzustellen.

Nun ist der Orpheus-Mythos nicht in erster Linie eine Abhdngigkeitsgeschichte und der
genial betorende Gesang nicht einseitig regressiv angelegt. Die Magie der Gluck’schen
Musik, insbesondere in der Hadesfahrt, erzielt den Effekt einer tonenden Archaisierung,
da er an das unvergéngliche Gliick im Paradies ankniipfen mdochte.

Die fast ohrwurmmaéflige Melodie bemichtigt sich formlich des Zuhorers, sodafl eine
Distanzierung schwierig ist. Durch die Unmittelbarkeit der Wirkung auf die Sinne
gewinnt die Gliicksempfindung Oberhand iiber eventuelle Gedanken, die beginnen
konnten kritisch zu reflektieren. Wenn Orpheus mit seinem sphérischen Gesang
praktisch hypnotisieren kann, wodurch der fletschende Wachhund der Unterwelt
,Kerberos“ fromm wie ein Lamm wird, dann wird Musik zur Magie erhoben. Glucks
Musik als Mittel der Hadesreise, um Eurydike aus dem Reich der Toten zuriickzuholen,
prosperiert zur >Magie<, um so die Geliebte zu retten, die drohte, fiir immer verloren zu
gehen.

Die Hadesfahrt steht letztlich als Metapher fiir das Medium Musik.
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Dr. Glucks Orpheus
zwischen Oper und

Tanztheater

Musiktheaterwissenschaftler, forscht u. a. zur Oper des 18.
Jahrhunderts und zu C. W. Gluck.

Ferner ist er Mitarbeiter der Gluck-Gesamtausgabe und Prasident
der Internationalen Gluck-Gesellschaft Wien/Berching.



DR.GLUCKS ORPHEUS ZWISCHEN OPER UND TANZTHEATER

Is Christoph Willibald Gluck 1762 seine Oper Orfeo ed Euridice schrieb, fand

quer iiber alle Theatergattungen hinweg ein dsthetischer Umbruch statt. Das

Publikumwollte, vereinfacht gesprochen, nicht mehr nur vom Biihnengeschehen
belehrt, sondern auch emotional mitgerissen und in dessen Bann gezogen werden.
Kiinstlerpersonlichkeiten wie der grofSe Shakespeare-Schauspieler David Garrick, der
Choreograph Gasparo Angiolini, der Librettist Ranieri de Calzabigi und last but not least
Christoph Willibald Gluck trugen ganz wesentlich dazu bei, dass sich dieser Wandel auch
auf der Opernbiihne und im Biihnentanz vollzog. Die Voraussetzungen dafiir schuf der
Leiter des Wiener Hoftheaterbetriebs, der Genueser Edelmann Graf Giacomo Durazzo.
Mit der Unterstiitzung des kaiserlichen Staatskanzlers Wenzel Anton Graf (ab 1764
Fiirst) Kaunitz gab er Gluck und seinen kiinstlerischen Mitstreitern Gelegenheit, in Wien
neue Wege zu beschreiten und mit einer innovativen Form von Tanz- bzw. Operndrama
das Publikum fiir sich einzunehmen. Das erste Ergebnis dieser Bemiihungen war das
am 17. Oktober 1761 uraufgefiihrte Ballett Don Juan, das als ,Ballet pantomime® in der
Choreographie von Gasparo Angiolini (er tanzte auch die Hauptrolle) und mit Musik
von Gluck zum ersten Mal das Experiment wagte, nur mit den Ausdrucksmoglichkeiten
des menschlichen Korpers und der Musik eine dramatische Geschichte zu erzdhlen. Ein
knappes Jahr spiter, am 5. Oktober 1762, folgte dann mit Orfeo ed Euridice das erste
,Operndrama“. Mit einer radikal auf eine Hauptperson reduzierten Handlung und dem
Versuch, die bis dato in der italienischen Oper nur locker mit der Handlung verbundenen
Tanzeinlagen zu deren integralem Bestandteil zu machen, wurde von Calzabigi, Gluck
und Angiolini ein weiterer grofSer Schritt getan. Die Titelrolle wurde mit dem u.a. von
David Garrick schauspielerisch geschulten Kastraten Gaetano Guadagni besetzt, der in
Gesang und Aktion auf sehr eindriickliche Art das Drama um Liebe, Verlust, Tod und
die verzaubernde Macht des Gesangs darzustellen in der Lage war. Vor allem in der
Unterweltszene zeigten Gluck und seine Mitstreiter, wie sie sich die Verschmelzung von
Musik und Drama vorstellten: Orpheus begegnet pantomimisch-tanzend agierenden
Furien, die durch ihr gesungenes ,No!“ auf seinen Gesang reagieren. Beide Seiten
treten damit in eine Art Dialog, an dessen Ende dem mythischen Sdnger der Weg zur
Eurydike freigegeben wird. Dass ein Chor zu einem selbstdndig handelnden Teil einer
Opernhandlung wurde, war fiir die italienische Oper eine revolutiondre Neuerung. Wie

41



GLUCKFESTSPIELE // 2022

wichtig Gluck die szenische Realisierung dieses Aspekts war, zeigt seine Verzweiflung
tiber die fehlenden darstellerischen Fahigkeiten der Chorsdnger Nicht zuletzt deshalb
verfiel er im Falle der Wiener Urauffiihrungsproduktion seines zweiten Wiener
Reformdramas, der Tragedia per musica Alceste darauf, den Chor hinter den Kulissen
singen und auf der Biihne statt seiner Tdnzer agieren zu lassen.

Die besondere Faszination, die Orfeo ed Euridice und vor allem dann auch die
Pariser Fassung dieser Oper von 1774 beim Publikum erzeugte, spiegelt sich in einer
Auffiihrungs- und Rezeptionsgeschichte wider, die (fast) liickenlos vom 18. Jahrhundert
bis in unsere Gegenwart fiihrt. Im Laufe der Jahrhunderte erlebte Glucks Werk immer
wieder neue, oft auch experimentelle Adaptionen in anderen kiinstlerischen Sparten.

Gerade im Biihnentanz des 20. Jahrhunderts, der sich von der Jahrhundertwende an
auf der Suche nach neuen Wegen der dramatischen Darstellung befand, erfreute sich
Glucks Oper grofSer Beliebtheit. Dafiir verantwortlich waren sowohl die besondere
musikdramatische Gestalt des Werks als auch die Unmittelbarkeit der bereits erwdhnten
menschlichen Kernthemen. Dariiber hinaus gilt der Orpheus-Stoff bis heute als
paradigmatischer Musik-Mythos der Antike, da er die alles iiberwindende Macht des
Gesangs zum Thema hat. Die Liste der Kiinstler, die sich allein im 20. Jahrhundert
mit Glucks Werk auseinandergesetzt haben, ist gespickt mit prominenten Namen der
Tanzgeschichte: Sie reicht von Isadora Duncan (1902, 1910), Michel Fokine (1911),
George Balanchine (1936, 1963, 1973), Mary Wigman (1947) {iber Pina Bausch (1975)
bis hin zu John Neumeier (1978) und anderen mehr. Sie alle setzten sich auf hochst
kreative, manchmal auch radikal experimentelle Art und Weise mit Glucks Werk
auseinander und schufen entweder choreographisch durchgestaltete Inszenierungen
der Oper selbst oder kreierten mit Glucks Musik neue eigenstdndige Tanzstlicke, auch
mit Freiheiten gegeniiber dem urspriinglichen Plot. So nutzte z. B. Isadora Duncan
(1877-1927), die als eine Pionierin des ,modernen Tanzes“ eine grundsatzliche Abkehr
vom klassischen Ballett vertrat, Glucks Musik, um als ,,griechische Ténzerin® in wallende
Gewidnder gekleidet und barfufs tanzend neue tdnzerische Ausdrucksdimensionen
zu erproben. Auch sie stiitzte sich auf Glucks Orpheus und Eurydike, verwendete fiir ihre
Darbietungen aber dann auch u. a. Musik aus Iphigénie en Tauride. In ihren Memoiren
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beschrieb sie ferner, welch grofSe Faszination diese Musik auf sie ausiibte: ,,Ich entsinne
mich eines Flotisten, der das Solo der gliicklichen Geister im Orpheus so gottvoll spielte,
dass ich oft unbeweglich auf der Bithne stand und mir die Trinen iiber die Wangen liefen.”
Sie habe mit dieser Musik, so Duncan weiter, die ,hochsten Ekstasen kiinstlerischen
Ausdrucksvermogens® erlebt.

Die dramatischen Qualitdten der Musik Glucks inspirierten aber auch noch zu einer
ganz anderen Herangehensweise. Die Tdnzerin und Choreographin Mary Wigman
(1886-1973) beschiftigte sich 1943 in Dresden im Rahmen einer Auffiihrung zunéchst
nur mit den tdnzerischen Szenen des Orfeo. Vier Jahre spiter zeichnete sie dann an
der Leipziger Oper fiir eine Gesamtinszenierung des Werks verantwortlich, die iiberaus
erfolgreich werden sollte. Sie entwickelte dafiir einen Regieplan, der fiir die auftretenden
Sédnger eine prézise Personenfiihrung und Gestensprache sowie fiir das Ballett ein am
modernen Ausdruckstanz orientiertes Bewegungskonzept vorsah. Wigman sagte dazu,
sie habe nicht deshalb konsequent mit tdnzerischen Ausdrucksmitteln gearbeitet, weil
sie selbst Tanzerin gewesen sei, sondern weil Glucks Werk in seiner musikdramatischen
Gestalt gleichsam nach dem Tanz gerufen habe. Auch sie gelangte dabei kurioserweise an
dhnliche Grenzen wie Gluck: Da der Chor nicht in der Lage war, die von ihr gewiinschte
»innige Verschmelzung von Musik und Bewegung® auf die Biihne zu bringen, verbannte
sie ihn in den Orchestergraben und lief$ ihn auf der Biihne durch Tdnzer doubeln.

Pina Bausch war also weder die erste noch die letzte Tanzerin und Choreographin, die sich
mit Gluck und seinem Orpheus beschéftig hat, aber wieder eine besonders prominente
und experimentierfreudige. Sie gilt als Pionierin des sogenannten Tanztheaters, das auf
ein neues Konzept von Tanz, Bewegung und Theatralitédt setzt. Schon zu Beginn ihres
choreographischen Wirkens Anfang der 1970er Jahre, als sie vom Ausdruckstanz und
Modern Dance herkommend mit neuen Bewegungskonzepten experimentierte, wandte
Bausch sich Gluck zu. 1973/74 iibernahm sie die Leitung des fortan ,Tanztheater®
genannten Balletts der Biihnen Wuppertal und bereits wenige Monate spéter, im April
1974, préasentierte sie Iphigenie auf Tauris (in Anlehnung an die deutsche Fassung dieser
Opervon 1781) als ,Tanzoper®. In dieser Produktion brach sie sowohl mit bis dahin
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geltenden Traditionen des Tanzes als auch denen der Inszenierungspraxis, indem sie
auf eine fast requisitenfreie Biihne sowie allein agierende Tédnzer setzte und die Sdnger,
die zusammen mit dem Orchester den Soundtrack fiir den Biihnentanz lieferten, in den
vorderen Seitenlogen platzierte, ohne sie aktiv in das Biihnengeschehen einzubinden.
1975 folgte dann als ,,Tanzoper in vier Bildern® Orpheus und Eurydike, mit der Bausch
ihr Experiment fortsetzte, aber schon mit einem weiterentwickelten Gesamtkonzept.
Nun agieren auch die Sdnger auf der Biihne, jeder der drei Hauptpersonen (Orpheus,
Eurydike, Amor) wird ein Tanzer als Double zur Seite gestellt, weshalb jede dieser
Rollen sowohl singend als auch tanzend verkorpert wird. Bauschs choreographisches
Konzept spielt ferner mit der Kontrastierung kollektiver Formationen, wie etwa
den schwarz gekleideten Klageweibern (eine Anleihe aus der antiken Tragddie) und
Orpheus und Eurydike im ersten Bild. Als musikalische Grundlage diente Bausch eine
Mischfassung der italienischen und der franzosischen Orpheus-Oper Glucks, die mit
einer neuen deutschen Ubersetzung versehen 1866 von dem deutschen Pianisten
und Musikkritiker Alfred Dorffel (1821-1905) hergestellt wurde. Sie geht auf die des
franzosischen Komponisten und Gluck-Verehrers Hector Berlioz (1803-1869) zuriick,
der sie 1859 fiir die damals beriihmte Altistin Pauline Viardot-Garcia (1821-1910)
anfertigte. Zusammen mit ihrem Lebenspartner, dem Szenographen Rolf Borzik, und
dem Dirigenten Janos Kulka gestaltete Bausch das musikalische Material allerdings neu
und zugunsten einer choreographisch motivierten Dramaturgie der Erzahlung. Dazu
nahm sie Eingriffe in die Struktur des Librettos ebenso vor wie Verdnderungen in der
musikalischen Nummernfolge. Auf die sieben Ballettnummern der Partitur verzichtete
sie sogar ganz. Nach dem ersten, naheliegenderweise ,Trauer” iiberschriebenen Bild,
teilte sie das zweite mit der Unterweltszene und dem Elysium in zwei Teile auf, die sie
mit ,,Gewalt” und ,Frieden® betitelte. Im letzten, ,,Sterben®, verzichtet sie auf das von
Gluck und Calzabigi vorgesehene gliickliche Ende und lésst stattdessen den Trauerchor
des ersten Bilds noch einmal erklingen. Orpheus und Eurydike sterben und Pina Bausch
fiihrt mit dem Tod der beiden Liebenden die Erzdhlung wieder auf ihren Ursprung
zuriick. Im Mythos ist das Ende allerdings grausamer: Wahrend Eurydike zuriick in die
Unterwelt fahrt, wird der um sie trauernde Orpheus, der von da an der Liebe entsagt, von
rasenden Ménaden zerrissen.
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ALCESTE

hristoph Willibald Gluck hat seine Oper Alceste auf dem Hintergrund der

klassischen griechischen Sage um Alkestis und ihrem Gemahl, dem Konig Admete,

komponiert. Im Gegensatz zur Oper Orpheus und Eurydike wird diese Oper
seltener aufgefiihrt. Vielleicht liegt es an dem tragischen Stoff, der fiir viele Menschen
zu schwer erscheint. Der thessalische Konig Admete liegt im Sterben. Das Volk bittet um
sein Leben. Die Gétter lassen sich vom Gebet des Volkes beriihren. Aber sie versprechen
die Rettung des Konigs nur unter der Bedingung, dass sich ein Mensch fiir ihn opfern
wiirde. Seine Frau Alceste ist bereit. Doch als der Konig das hort, will er es verhindern.
Er will nur gemeinsam mit seiner Frau leben. Wenn die Frau sich opfert, dann will auch
er sterben. Doch es gelingt ihm nicht, mit ihr zu sterben. Der Totengott entfiihrt Alceste
in die Welt der Toten, in die Unterwelt. Jetzt erscheint der Held Herakles. Er will Alceste
aus der Hand des Totengottes befreien. Er kimpft mit ihm und bringt dem Kénig seine
Frau zurlick. So konnen sie gliicklich miteinander weiter leben.

Dass einer sein Leben fiir einen anderen hingibt, das 16st in uns ambivalente Gefiihle
aus. Auf der einen Seite bewundern wir die Bereitschaft, sein Leben fiir jemanden
hinzugeben. Auf der anderen Seite sind wir heute skeptisch gegeniiber Mértyrern, die ihr
eigenes Leben fiir eine Ideologie opfern, wie es im islamischen Terrorismus geschieht.
Und doch ist fiir die Griechen der Gipfel der Freundesliebe, sein Leben fiir seine Freunde
hinzugeben. Jesus selbst ibernimmt dieses Ideal griechischer Freundschaft. Er spiirt,
dass die Feinde ihn toten wollen, er konnte fliehen. Doch er ldsst sich auf den Weg
der Passion ein, der ihn in den grausamen Tod am Kreuz fiihrt. Er begriindet seine
Bereitschaft mit den Worten ,,Es gibt keine grofiere Liebe als wenn jemand sein Leben
hingibt fiir seine Freunde.” (Joh 15,13)

Gluck driickt mit seiner Musik das christliche Geheimnis von Tod und Auferstehung
Jesu aus. Alceste nimmt gleichsam Tod und Auferstehung Jesu vorweg. Die Botschaft
der Oper ist: Die Liebe ist stdrker als der Tod. Bei Alceste ist es Herkules, der sie im
Kampf mit dem Totengott aus der Unterwelt befreit. Bei Jesus ist es Gott, der Jesus von
den Toten auferweckt. Alceste darf die Liebe zu ihrem Mann weiterhin leben und darin
Gliick erfahren. Das Johannesevangelium erzdhlt uns, dass Maria von Magdala Jesus als
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dem Auferstandenen am Grab begegnet. Johannes schildert diese Begegnung wie eine
Liebesgeschichte: Frith morgens als es dunkel war, macht sich Maria von Magdala auf
den Weg, um den zu suchen, den ihre Seele liebt. Damit spielt Johannes auf das Hohelied
der Liebe an. Da steht die Braut auch friih auf, um den zu suchen, den ihre Seele liebt.
Maria begegnet Jesus am Grab und erfdhrt: Die Liebe, die sie in ihrem Leben zu Jesus
hatte, ist starker als der Tod, sie iiberdauert den Tod.

Im Krieg in der Ukraine erleben wir Manner, die bereit sind, ihr Leben hinzugeben fiir ihr
Land und fiir die Menschen, die sie lieben. Sie tun dies auch in der Hoffnung, dass ihre
Hingabe nicht umsonst ist, in der Hoffnung, dass ihre Liebe stérker ist als der Tod, dass
die Liebe Himmel und Erde verbindet, dass sie ihre Familien durch ihren Tod und nach
ihrem Tod weiterhin mit ihrer Liebe begleiten.

Doch wir miissen bei der Hingabe nicht immer sofort an das Todesopfer denken. Hingabe
gehort wesentlich zum Leben. Liebe bedeutet immer Hingabe. Ich kreise nicht um
mein Gefiihl von Gliick und Liebe, sondern die Liebe befreit mich, mich fiir den andern
einzusetzen und letztlich mich fiir ihn hinzugeben. In der Hingabe gebe ich mich nicht
selber auf. Ich gebe mich fiir den andern hin und erlebe gerade auf diese Weise eine neue
Lebendigkeit. Indem ich in der Hingabe frei werde von meinem Ego, erlebe ich eine neue
Qualitat des Lebens, erlebe ich den neuen Raum der Liebe, den Admete und Alceste nach
ihrer Riickkehr aus der Unterwelt miteinander erfahren und geniefsen.

Hingabe ist heute kein modernes Wort. Viele kreisen eher um ihre Selbstoptimierung.
Doch die Psychologen sagen uns, dass diese Selbstoptimierung, die stdndige
Selbstdarstellung zum erschopften Selbst fiihrt. Und sie fiihrt in die Egoismusfalle, in
der man sich auf einmal einsam und isoliert fiihlt. Hingabe verbindet. Die Oper von
Gluck will uns ermutigen, durch Hingabe eine Liebe zu erfahren, die wahrhaft begliickt.
Die jubelnden Arien von Alceste nach ihrer Riickkehr zu ihrem Gatten verheifSen auch
uns eine neue innere Freiheit, Freude und Liebe. Und wir erleben in der Oper von Gluck,
dass die Liebe, die in der Musik erklingt, uns miteinander verbindet. Und sie verbindet
Himmel und Erde. In dieser Verbundenheit erleben wir die heilende Wirkung der
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Liebe und die heilende Wirkung der Musik. So wiinsche ich allen Besuchern der Opfer
,Alceste®, dass sie im Schauen und im Horen von einer Liebe erfiillt werden, die stirker
ist als der Tod.
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s war nie leicht, Glucks Alceste aufzufiihren, diese ,,miihsame Oper®, wie Mozart

sie nannte. Besonders schwer taten sich die Italiener mit Glucks Tragedia per

musica. Dies bekamen jene drei Bithnen zu spiiren, die das Werk als erste tiber
die Alpen holten: das Teatro Comunale in Bologna im Mai 1778, das Teatro del Fondo
di Separazione in Neapel im Oktober 1785 und das Teatro di via della Pergola in Florenz
im Karneval 1787. Alle drei Theater stehen heute noch und bilden in ihrem seit dem 18.
Jahrhundert kaum verdnderten Zustand ein dreifaches Monument fiir das italienische
Ringen um die Alceste. Gewonnen wurde es nur dank der Kunst dreier Primadonnen. Drei
grofSe Mozartsdngerinnen iibernahmen die Titelrolle: Anna de Amicis, Maria Marchetti
Fantozzi und Adriana Ferrarese del Bene, Mozarts Giunia, Vitellia und Fiordiligi. Wie
sie die grofse Gluckpartie gestalteten und wie sie damit die drei Opernproduktionen
vor dem Fiasko bewahrten, soll in den folgenden Zeilen erzdhlt werden. Es wirft ein
bezeichnendes Licht auf die Eigenart des Werkes: Worauf kommt es an, wenn man der
Alceste gerecht werden will? Genau auf jene Liebe zum Detail und jene Vision von der
Oper als Gesamtkunstwerk, die den meisten Ausfiihrenden in Italien fehlten. Schon
Ranieri de‘ Calzabigi, der Textdichter der Alceste und ihr Regisseur in Neapel, meinte
resigniert:

,Man will in Italien einfach nicht verstehen, dass fiir dieses dramatische
Genre eine Gesamtheit notig ist: Sologesang, Aktion, Chor, Ballett und alle
anderen Elemente miissen gemeinsam dem Ganzen dienen, indem sie keine
unniitzen Anhidngsel oder angeklebte Ausschmiickungen sind, sondern
wesentliche Teile und mit dem Gesamten verbunden.” (Ranieri de‘ Calzabigi,
Risposta, 1790)

An dieser Vision arbeiteten sich Bologna, Neapel und Florenz mit unterschiedlichem
Erfolg ab.

Alceste in Bologna 1778

93 Jahre bevor sich das Teatro Comunale in Bologna durch die italienische
Erstauffiihrung von Wagners Lohengrin an die Spitze der Avantgarde setzte, trug es
sich bereits in die Annalen der Operngeschichte ein. Es ist keine Ubertreibung, wenn
man die italienische Erstauffithrung der Alceste am 9. Mai 1778 als die ersten Gluck-
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Festspiele aufSerhalb Wiens bezeichnet. Halb Italien stromte in die Metropole der
Romagna, um Glucks beriihmte Oper zu sehen. Der Herzog von Parma und Erzherzog
Ferdinand von Mailand mit Gemahlin fiihrten ein Defilee hochadliger Opernkenner an,
wie es sich in der &dltesten Universitatsstadt der Welt nur selten einfand: ,Zahlreiche
Fremde, besonders aus dem Hochadel, stromen in unsere Stadt, um das schon mehrfach
erwidhnte grofSartige Spektakel der Alceste zu sehen.” So meldete die Gazzetta di Bologna
noch am 26. Mai. Schon zur Premiere am 9. Mai war der ,,concorso di Forestieri“ ganz
aufSerordentlich gewesen. Bei ihnen wie bei den Einheimischen stiefs die Oper auf
»einhellige Begeisterung®:

,Die ausgezeichneten Darsteller verliehen der Schonheit, die dieser
Handlung innewohnt, und der Erhabenheit der Musik die maximale Wirkung.
Die vortreffliche Signora De Amicis wusste, den Augen der Zuschauer Tranen
zu entlocken. Die Pracht des Biihnenbilds und der Kostiime, die Eleganz
und Leichtigkeit der Ballette, die das Werk begleiten und beenden, trugen
dazu bei, eine Gesamtheit zu formen, wie man sie auf unseren italienischen
Theatern bislang nur selten gesehen hat.“ (Gazzetta di Bologna, 17. Mai 1778)

Diesem Bericht nach zu schliefSen, scheinen die Bologneser dem Gluckschen Ideal des
Gesamtkunstwerks sehr nahe gekommen zu sein. Ob dies wirklich so war, werden wir
gleich sehen. Unbestritten aber wurde die Hauptdarstellerin dem hohen Anspruch ihrer
Partie gerecht: Durch ihre iiberragende Gesangs- und Darstellungskunst pragte Anna
De Amicis den Italienern das Bild der Alceste tief in die Seele ein. Wie hatte schon 1765
der Wiener Hofdichter Metastasio an die hoch verehrte Sdngerin geschrieben? ,Wer eine
so hohe Dosis an Féhigkeit besitzt wie Thr, dem muss jede Rolle in Fleisch und Blut
iibergehen!“ Auch Charles Burney, der gestrenge englische Musikhistoriker, schrieb: ,Es
gab bei ihr keine einzige Bewegung, die das Auge nicht bezaubert hétte, und keinen
einzigen Ton, der das Ohr nicht vergniigte.” In Turin gelang ihr 1777 das Kunststiick, das
ans Schwitzen gewohnte Publikum in allen ihren Arien zum Schweigen zu bringen. Die
Neapolitanerin mit den hohen D’s und den ausdrucksvollen Kantilenen hatte selbst die
Mozarts restlos begeistert und den jungen Wolfgang 1772 zur Partie der Giunia in Lucio
Silla inspiriert. Seitdem hatte sie die grofSten tragischen Rollen aus Mythos und Epos auf
den grofSen Biihnen dargestellt: die verlassene Armida in Jommellis Meisterwerk, D:do,
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Calipso und Iphigenie, auch Glucks Eurydike 1774 in Neapel. Von ihrer Alceste durfte
man sich wahre Wunder versprechen.

Dass es um den Rest der Auffiihrung bei weitem nicht so glanzend bestellt war,
wie es die lokalpatriotische Presse verkiindete, geht aus mehreren Briefen in der
Korrespondenz des Padre Martini hervor. Der berithmteste Musiktheoretiker Europas
unterhielt von Bologna aus ein musikalisches Netzwerk wie kein anderer Italiener
seiner Zeit. In seinem Briefwechsel findet sich am 22. Juni 1778 eine Anfrage von
Giambattista Marini aus Wien, der sich im Auftrag Glucks nach der Bologneser
Alceste erkundigte. Gluck habe in den italienischen Zeitungen noch keine Berichte
entdeckt und nur gehort, dass der indisponierte Tenor Tibaldi die Rolle des Admeto
hatte abgeben miissen und dass die Ballette bei der Premiere eine Katastrophe waren.
Padre Martini antwortete, dass er die Oper gar nicht gesehen habe und deshalb keine
Auskunft geben konne. Es findet sich aber in einem Konvolut mit Berichten zu Gluck
in Paris eine anonyme Kritik der Alceste aus Bologna, die den widerspriichlichen
Eindruck der Produktion bestatigt. Daraus geht hervor, dass man am Teatro Comunale
vom Ideal des Gluckschen ,,Gesamtkunstwerks“ noch weit entfernt war:

»,Da man mich gebeten hat, ernstlich meine Meinung {iber die Oper Alceste
kundzutun, die man in Bologna auffiihrt, wiirde ich aus der praktischen
Erfahrungheraus, die ich in Musik und Theater besitze, und nach intensivem
Horen Folgendes sagen: Die Musik ist sehr expressiv, zu den Worten
passend, harmonisch und sehr verniinftig geschrieben. Beziiglich der
Ausfiihrenden wiirde ich sagen, dass mit Ausnahme der Signora de Amicis,
die ihre Rolle mit Bravour und Ausdruck vorgetragen hat, alle anderen
indifferent gesungen haben. Die Chorsdnger bestanden zum GrofSteil aus
Ignoranten, die den Choren mehr schadeten als niitzten, wobei sie zum Teil
auch noch die Téne verfehlten. Vom Orchester kann man nur sagen, dass
es rein materiell die Tone gespielt hat, aber es gab keinerlei Ausdruck oder
Abstufung, weder in den Violinen, noch in den Bassen. Ich habe nicht einen
einzigen Musiker gehort, der die Alceste mit jener Intention gesungen oder
gespielt hat, die Signor Christoph Gluck beim Komponieren im Sinn hatte.
Die Schonheit der Ballette bestand nur in der grofsen Zahl der Tanzer ...
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Einige Dekorationen hitte man mit mehr Sorgfalt ausfiihren miissen, wie
so manch andere Dinge, die aus 6konomischen Griinden fehlten oder besser
gesagt: wegen des Geizes der Impresarios. (Anonymer Bericht, 1778)

Man sieht: Es war anno 1778 noch unméglich, den Anspruch von Glucks Musiktragodie
mit den Zwéngen des italienischen Impresario-Theaters in Einklang zu bringen. Der
Schlendrian der Choristen und Orchestermusiker tat ein Ubriges, um tieferes Verstandnis
fiir die Partitur gar nicht erst aufkommen zu lassen.

Alceste in Neapel 1785

An diesem Problem scheiterte auch das grofSe Neapel im Herbst 1785, obwohl
die erlauchte Accademia dei Signori Cavalieri schon am 16. November 1779 einen
konzertanten Vorstof$ in Richtung Alceste unternommen hatte — vermutlich mit Anna
De Amicis in der Titelrolle. Erst 1785 aber wagte es der Conte Lucchesi Palli, ein Idealist
der ,,Reformoper®, Glucks schwierigstes Werk fiir zahlendes Publikum szenisch auf die
Biihne zu bringen. Da dies im Teatro San Carlo unmoglich war, musste er ins heutige
Teatro Mercadante ausweichen. Dieses kleine Haus war 1779 aus Mitteln des Fondo di
Separazione errichtet worden und war fiir seine trockene Akustik wie schlechte Sicht auf
die Biihne beriichtigt. Es war freilich nicht der Raum alleine, der die Alceste in Neapel
1785 zum Kuriosum machte.

,Den lé6ten dieses hat man in einem kleinen Theater, genannt Al fondo
di seperatione, welches unter der hiesigen Theatral-Direcktion steht, die
ernsthafte Oper Alceste vom Chevalier Gluck aufgefiihrt, dief$ fiirtrefliche
Meisterstiick, welches in ganz Europa mit allen erdenklichen Beyfall ist
aufgenommen worden, hat in der beriihmten Hauptstadt Neapel, dem
vormaligen Wohnsitz der Musick, misfallen.”

So meldete Norbert Hadrava, Attaché bei der kaiserlichen Botschaft in Neapel und
Klavierbegleiter der Konigin Maria Carolina, am 29. Oktober 1785 dem deutschen
Pastor Johann Paul Schulthesius in Livorno. Hadravas Schilderung gehort zu seinen
19 deutschen Briefen aus Neapel, die sich in Wien erhalten haben und von Giuliana
Gialdroni ediert wurden. Der lange Brief {iber die Alceste ist ein Protokoll des Scheiterns:
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»Man hat in Ansehnung der Decorationen, des Vestiariums und der grofsen
Menge Comparsen, Tanzern etc. gar keine Kosten gespahrt, allein auf die
Ausiibung der Musick (ohnegachtet der besten darzu ausgewiahlten hiesigen
Tonkiinstlern) war man gar nicht bedacht. Ich sagte im voraus dem ersten
Directeur des Theaters, Chevalier Lucchesi [...], er sollte ein solches Werk
hier aufzufiihren nicht unternehmen, indem gar zu viele Eigenschaften
zur Ausiibung der Musick von Seiten deren Sdngern, Choristen und des
Orchesters erforderlich wiren, die man hier nicht vereinigt finden kann.*

Der grofie neapolitanische Musikforscher Lucio Tufano hat aus Kontoausziigen und
anderen Quellen die exakte Besetzung der Alceste am Teatro del Fondo ermitteln
konnen. Es wurde tatsdchlich an Nichts gespart: Das Orchester war mit 15 Geigen,
zwei Bratschen, zwei Celli, drei Kontrabdassen und den Bldsern fiir das kleine Haus
ungewohnlich grofS besetzt. 16 Chorsdnger wurden eigens vom Conservatorio della Pieta
die Turchini engagiert. 12 Tdnzerinnen und Tdnzer umfasste das Ballett. Doch kaum
einer der Mitwirkenden machte sich die Miihe, in den Geist der Musik einzudringen.
In der Generalprobe fand Hadrava seine schlimmsten Befiirchtungen bestitigt: Der
Textdichter und Regisseur Calzabigi hatte nur Augen fiir die junge Primadonna. Derweil
taten der Conte Lucchesi, der Komponist Paisiello, der Kapellmeister Cipolla und die
Sdnger alles, um das Werk zu verderben. Zu viele kiinstlerische Leiter mischten sich ins
Geschehen ein, hinter den Kulissen sogar der Kastrat Millico, der den Sdngern einblaute,
Glucks Rezitative miissten durchweg langsam und feierlich gesungen werden. Und
natiirlich konnten die neapolitanischen Orchestermusiker selbst in der Alceste das
Verzieren nicht lassen:

»Der beriihmte Dichter Calsabigi mit seinem Fernglas war nur beschiftigt, die
Stellungen und Bewegungen der ersten Sdngerin Marchetti zu beobachten
und ihre weifSen runden Arme zu richten; Paisiello safd ruhig in Gesellschaft
[...] also ganz unbesorgt und ohne Theilnehmung wusch er sich die Hiande
wie Pilatus. Luchesi war voll Feuer, schlug mit Hinden und Fiissen herum
und schrie aus vollem Halse die ersten Worte des anstimmenden Chores.
Der Capellmeister, welcher bey dem Clavier saf$, war unbekiimert auf den
Zusammenhang, Tempo und Ausdruck, er spielte nur seinen Generalbass
fort, ohne was zu erinneren [...] Wie der erste Akt zu Ende, wurde ich von
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Unter diesen Voraussetzungen wurde die Premiere fiir den Gluck-Kenner aus Wien

dem Direckteur an meiner Seite in der Loge befragt, was ich davon hielte,
ich erwiederte, dafS ich nicht vermuthet hitte, dafl der erste Ackt noch so
gut ausfallen sollte, indem das Orchester ohne mindester Leitung und
jeder einzelne Tonkiinstler nach seinem Gutdiinken fortspiele, auch die
verschiedenen Manieren, um sich auf seinem Instrument horen zu lassen, mit
aller Dreistigkeit anbringe. Weiters fragte ich, warum den der Tenor Rovedini
und die erste Singerin ihre Recitative, auch jene ohne Begleitung, mit gar
so langsamer Ausdehnung deren Sylben die fast zum Eckel ist, singen? Man
sagte mir, Millico, der sonst beriihmte Sénger, hitte sie insgesamt wie auch
die Chorsédnger abgerichtet, die Worte so nachdriicklich auszusprechen, also
der fiinfte Direkteur der Alceste.”

zur Qual:
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»Nach zwey Tagen der gehaltenen Probe fiihrte man die Oper auf, ich wéhlte
mir einen nahen Platz am Orchester und schmeichelte mir, dafs man in der
Vorstellung wenigstens die Hauptfehler verbessern wiirde. Allein, es wurde
alles auf nemliche Art, wie ich es in der Probe horte, aufgefiihrt, und es
sind noch mehrere Fehler mit eingeschlichen. Ohnegeachtet dessen gefiel
der erste Akt dem Publikum und wurde mit lautem Beyfall aufgenommen,
weil der letzte Chor des ersten Akts gut gerathen und besonders die
Stelle Fugiamo, fugiamo eine fiirtrefliche Wirkung macht. Der zweyte Akt
hingegen misfiel jedermann und so bis zu Ende. Die Chore des zweyten Akts
wurden sehr schlecht abgesungen, und die Zwischentédnze, wo ein Allegro
vorgeschrieben ware, spielte man andante, und so weiter. Es ware kein Licht
noch Schatten angebracht, und alles wurde in einer schleppenden Tacktart
ohne Geist und Gefiihl vorgetragen. Jeder Zuhorer wurde ermiidet und
unzufrieden; der zweyte Akt endigte sich ohne den mindesten Beyfall des
Publikums. Ich verliefS meinen Platz im Parterre, im Fortgehen erblickte
ich Paisiello, ich fragte ihn ganz laut: ,Come vi piace questa musica?’ Er
antwortete mir: ,Jo non comprendo la musica di Gluck.“ (Norbert Hadrava,
Brief an Schulthesius, Caserta, 29.10.1785)
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Selbst der beriihmteste Komponist Neapels, weitgereist bis nach Sankt Petersburg und
spéter selbst ein Meister progressiver Musiktragddien, verstand Glucks Musik nicht. So
weit klafften Anspruch und Wirklichkeit in Neapel auseinander. Freilich ist bei Hadravas
Hasstiraden Vorsicht geboten: Konigin Maria Carolina war eine Habsburgerin und
hatte die Urauffiihrung der Alceste in Wien als Fiinfzehnjahrige miterlebt. Sie lief$ die
neapolitanische Produktion zum Geburtstag des Konigs am 12. Januar 1786 im Schloss
Caserta wiederholen, offenbar mit grofSsem Erfolg. Noch 1810 spielte sich die Konigin an
einem Hammerfliigel das Terzett aus der Alceste zum Trost vor. Ganz so abgeschmackt,
wie sie der Wiener Hadrava fand, kann die neapolitanische Alceste nicht gewesen sein.

Dies war nicht zum geringsten Teil das Verdienst von Maria Marchetti Fantozzi.
Calzabigi fand alle anderen Darsteller unertraglich schlecht, ,,die Frau aber, die Alceste
darstellte, war die einzig Ertrdgliche.“ Wie sie sang, kann man sich angesichts der
spéteren begeisterten Berichte iiber ihre Stimme gut vorstellen: 1791 pries man sie
in der venezianischen Presse als ,una gran eccellente tragica declamatrice del Teatro
Musicale®, eine grofRe, ausgezeichnete Kiinstlerin der tragischen Deklamation. Mozart
war begeistert von ihrer Darstellung der Vitellia in La clemenza di Tito im September
1791 in Prag, und Reichardt pries sie 1793 in den hochsten Tonen als Primadonna
der Berliner Hofoper fiir ihre ,herrliche Stimme®: ,Es ist eine von den starken, vollen
Stimmen, die im grofSen Raume, wo sie sich ganz ausgeben und ausbreiten konnen, von
grofRer Wirkung sind.“ In der trockenen Akustik des kleinen Teatro del Fondo konnte
sich Marchettis Stimme weniger entfalten, und auch ihre Gestik war eher auf die grofde
Biihne berechnet. Schon 1785 in Neapel erregte sie damit einiges Aufsehen. ,Welche
Schonheit und welche Verriickte!“ rief der Komponist Gotifredo Ferrari aus, als er sie
im selben Jahr im Oratorium La figlia di Jefte horte und gestikulieren sah. Er erzihlte,
halb Neapel sei zusammengelaufen, ,,um die verriickte Marchetti zu horen und zu sehen,
wie sie die Stimme erhebt, wie sie ihre Koloraturen singt, und wie sie die seltsamsten
Haltungen und Gesten vollfiihrt, nur um den schmachtenden Priestern im Publikum
ein tindelndes Schauspiel zu bieten.” Ob derlei iibertriebens Gestikulieren der Alceste
zutraglich war, steht dahin.

Alceste in Florenz 1787

Esblieb einer fritheren venezianischen Studienkollegin von Maria Marchetti vorbehalten,
in einer weitaus iiberzeugenderen Produktion der Alceste die Hauptrolle zu singen:
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Adriana Ferrarese del Bene. Sie verkorperte die Titelpartie im Karneval 1787 im Teatro
di via della Pergola in Florenz, dem dltesten heute noch erhaltenen Opernhaus Italiens,
das fiir seine hervorragende Akustik gepriesen wurde. Dies war nicht der einzige Grund,
warum es ausgerechnet am Hof des GrofSherzogs der Toskana zu einer mustergiiltigen
Einstudierung der Alceste kam.

GrofSherzog Leopold, der zweitdlteste Sohn von Maria Theresia und spatere Kaiser
Leopold II., war 1768 der Widmungstrager des Werkes gewesen und im Gegensatz zu
seinem Bruder, Kaiser Joseph II., ein gliihender Anhédnger der ernsten italienischen
Oper. Zu seinen Lieblingswerken zdhlte die Ifigenia in Tauride von Traetta, die zuletzt
1782 in Florenz erklungen war. Eine Neukomposition desselben Librettos durch Angelo
Tarchi wurde in der Herbstsaison 1786 am Teatro di via della Pergola zum grofSen Erfolg,
mit Ferrarese in der Titelrolle und dem Kastraten Domenico Bedini als Oreste. Diese
Produktion hatte die hohe Qualitdt des Chores und besonders des Balletts unter dem
genialen Choreographen Francesco Clerico unter Beweis gestellt. Im Gegensatz zu
Bologna und Neapel waren die Florentiner auf Glucks ,,Reformoper* bestens vorbereitet.
Der Schritt zur Alceste konnte also gewagt werden, zumal der Florentiner Konzertmeister
Felice Mosell ein iiberaus gewissenhafter und erfahrener Orchesterleiter war.

Alldieswdre umsonst gewesen, hdatte mannichtinder gerade aus London zuriickgekehrten
Adriana Ferrarese eine ideale Alceste gefunden. Einige Missverstdndnisse zu dieser
Sangerin sind dabei auszurdumen: Sie stammte nicht aus Ferrara, hie§ nicht ,,Gabrieli*
und war auch nicht jene mittelméfiige Mezzosopranistin, zu der sie Mozart durch zwei
schlecht gelaunte Auflerungen in seinen Briefen fiir die Nachwelt gestempelt hat.
Sie hief§ mit Nachnamen Ferrarese, stammte aus Udine im Friaul und wurde von der
berlihmten Gesangslehrerin Antonia Lukovic am Ospedale de’ Mendicanti in Venedig
zur Spezialistin fiirs pathetische Fach erzogen. Bevor sie 1788 nach Wien kam und dort
die drei beriihmtesten Jahre ihres Lebens verbrachte, hatte sie als Primadonna seria in
London und Italien fiir einiges Aufsehen gesorgt.

Als die Ferrarese im Januar 1790 in Wien die Partie der Fiordiligi in Mozarts Cosi
fan tutte aus der Taufe hob, lag ihr grofiter Triumph in Italien gerade erst drei Jahre
zurlick: die Alceste in Florenz. In den pathetischen Arien, die ihr Mozart auf den Leib
schrieb, schwang noch etwas vom unbeugsamen Willen und der heroischen Grofse
der Gluckschen Heldin nach. Zum Dank dafiir feierte man sie in Florenz mit einem
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langen Gedicht: ,,Al conosciuto merito della Signora Andriana Ferraresi®. So lautet der
Kurztitel jener Canzone aus neun achtzeiligen Strophen, die auf Seidenpapier gedruckt
und mit Goldfdden eingefasst war. In der letzten Vorstellung des Karnevals 1787 liefd
man diese Gedichtdrucke von den hochsten Riangen des Pergola-Theaters auf das
Publikum herabregnen, wie es in Florenz der Brauch war. Gliicklicherweise hat sich ein
Exemplar dieses Gedichts bis heute erhalten. Schon der lange Titel preist die Ferrarese
als Alceste in iiberschwinglichen Ausdriicken: ,,Auf das wohlbekannte Verdienst der
Signora Andriana Ferrarese, die zum Vergniigen und zur Bewunderung aller die Partie
der Primadonna in der Musiktragodie Alceste so glorreich ausfiihrt.” In zwei Strophen
heifdt es dazu ausfiihrlich:

Ja, Adriana, mit solchem Feuer

Entzilindest Du beim Singen uns’re Herzen,
Und fiillst sie bis zum Rand

Mit {ibermédcht’gem Brand,

Dass man wohl sagen miisste:

Der Himmel ist in deinem Busen aufgehoben,
Und selbst der grofe Jupiter

Wohnt dort, in deiner schwachen Brust.

Wenn du mit tragischem Kothurn

Den Fuf$ umkleidest und auftrittst

Auf der Biihne, oh Gott, wie qualvoll
Leiden wir mit dir in deinem Schmerz.
Und wenn du uns der liebenden Alceste
Grofdmiit’ges Opfer dann vor Augen fiihrst,
Was weckst du nicht in uns fiir Furcht

Und Schrecken durch dein Spiel.

Man sieht: Nicht nur Anna De Amicis in Bologna vermochte dem Publikum Tranen der
Riithrung und des Mitleids zu entlocken. In der Florentiner Produktion mit Ferrarese
erreichte die Alceste in Italien endlich jenes Niveau, dass auch einen Wiener Kenner wie
Leopold von Toskana tiberzeugte.
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Gluck und
die Interpreten.
Eine Polemik

Komponist, Dirigent, Schamane
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hristoph Willibald Gluck ist schlechthin der Reformer der Oper, die im 18.

Jahrhundert durch unségliche, kaum mehr nachvollziehbare Konventionen und

Formalismen einem erstarrten Ende entgegendimmerte. Die Metapher von der
hybriden Uberziichtung erscheint mehr als angebracht. Mit seiner ersten sog. Reformoper
Orfeo ed Euridice und den unmittelbar darauf folgenden Werken verpasste Gluck einem
ganzen Genre die langst tiberfillige Frischzellenkur, was sicher der Grund dafiir ist,
dass die Gattung Oper auch heute noch die repriasentativste aller Musikgattungen ist.
Das duflert sich in vielen Details, z.B. den Auftragshonoraren, den Sdngergagen, den
Tantiemen (Grofies Recht!) und schliefSlich im kaum mehr rechtzufertigenden, teuren
Betrieb der Opernhauser.

Worin genau bestand die Leistung des Christoph Willibald Gluck? Er war es, der die
im Barock iibliche Darstellung der Affekte von einer eher oberflichlichen Anwendung
der Gefiihlssignaturen hin zu einer psychologisch tief empfundenen, scheinbar echten
Gefiihlswelt weiterfiihrte und so den Grundstein legte fiir die grofSen Opern des spiten
18. und des 19. Jahrhunderts. Standen vordem {iiberpersénliche Schicksale heldischer
oder allegorischer Figuren im Fokus der Librettisten, so waren es nun personliche
Geschichten von Menschen mit Leib und Seele. Kein Don Giovanni von Mozart oder kein
Parsifal von Richard Wagner ohne Gluck! Kein grofies Gefiihl in der Oper und schlieRlich
auch im Hollywood-Film ohne Gluck!

Als Komponist gleichermafien wie als ausiibender Musiker fiihrte er einen doppelten
Kampf und zwar sowohl gegen die den verzopften Moden hofischer Gepflogenheiten
horigen Komponisten als auch gegen die interpretatorische Willkiir und Unverfrorenheit
der Sdnger. Seine Partituren verstromen entschlackte Klarheit. Nicht mehr der Séanger
stand im Mittelpunkt, sondern das Drama, dem dieser sich unterzuordnen hatte. Fiir
sinnentlehrte Virtuositidt war kein Platz mehr; das Primat bei der Auffiihrung hatte das
Werk, dem der Interpret zu allererst dienen musste. Gluck begegnete dem Interpreten
mit begriindetem Misstrauen.

Welche Lehre konnen wir im 21. Jahrhundert aus der Figur des Christoph Willibald
Gluck ziehen? Bevor man diese Frage zu beantworten sucht, muss man sich der
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Tatsache bewusst sein, dass Gluck in einer Zeit lebte, die das historische Bewusstsein
noch nicht kannte, in der man grundsatzlich zeitgendssische Musik auffiihrte und die
gesamte Welt, so, wie sie sich darstellte, aus dem zeitgendssischen Blickwinkel heraus
interpretierte. Das ist heute ganz anders. Das historische Bewusstsein als Leitlinie fiir
den Umgang mit der Welt ist aus unserem Alltag nicht wegzudenken und pragt z.B.
die Konzertprogramme in einem Mafie, das die zeitgendssische Musik in eine kleine
Nische gedriangt hat, wofiir es im Ubrigen auch andere Griinde gibt. Die Komponisten
der Werke, die im klassischen Sektor aufgefiihrt werden, sind alle tot und kdnnen
sich nicht mehr fiir ihr Werk einsetzen. Die Auffiihrungen der Werke der Alten Musik
waren bis tief ins 20. Jahrhundert gepragt von unsdglichen Romantizismen. An den
Rosenkavalier von Richard Strauss ging man mit dem gleichen stilistischen Riistzeug
wie etwa an die Bach”sche Matthédus-Passion. Dagegen hat die Bewegung der werktreuen
Auffiihrungspraxis erfolgreich angekdmpft, und zwar mit dem neuen Wissen, das
die historisch orientierte Musikwissenschaft bereitstellte. Nur, und diese Frage
sei provokant an den Schluss gestellt: Handelt es sich bei den namhaften Personen,
die dem neuen Verstdndnis der alten Musik zum Durchbruch verholfen haben, um
Komponisten bzw. dirigierende Komponisten oder Interpreten? Wiirden die klingenden
Ergebnisse anders ausfallen, wenn nicht ausschliefSlich Instrumentalisten und Séanger
in den mafigeblichen Positionen den Werken der Alten Musik zu Leibe riicken, sondern
Personen, die als Komponisten gelernt haben, Werke von innen heraus zu verstehen wie
eben Christoph Willibald Gluck?
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AuflS tieffer Not
— Ein Pestgesang

Lehrstuhl fiir Geschichte der Medizin
Friedrich-Alexander-Universitit, Erlangen
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Das du dich nit fiirchtest vor dem / grawen des nachts und morgen. Vor tages
pfeylen vngestem / die da fliegen verporgen / Vnd auch vor der gifftigen seycht /
die allweg in der finster schleicht / die im mittag verderbert.

iese Zeilen stammen aus einer vermutlich im Jahr 1530 in Niirnberg gedruckten,

ganz aufRergewohnlichen Pestschrift, in der das Wort ,,Pest“ gar nicht vorkommt.

Sie enthielt lediglich zwei Varianten des 91. Psalms in deutscher Sprache - es
handelt sich mithin weder um ein medizinisches Pesttraktat, noch um obrigkeitliche
Verhaltensansweisungen, noch um eine Pestpredigt. Den entscheidenden Hinweis gibt
der Titel: ,Der XCj. Psalm trostlich in der Gemeyn zu der zeyt der Pestilentz zui singen.”
Es handelt sich um ein Gesangbuch, um die in wenigen Bldttern gedruckt vorgelegte
Aufforderung, in Seuchenzeiten gemeinsam zu singen.

Dabei hatte das Singen - dhnlich wie heute — keine ganz leichte Zeit wihrend der
Pestldufe. Singspiele, Feierlichkeiten und Tdnze waren in Pestordnungen des Rates
verboten. Hans Sachs ldsst einen genervten Freund, der sich zum Verlassen der Stadt
entschliefSt, sagen: ,Hie ist all frewd und kiirtzweil auf3, End haben alle frewdenspiel,
Da ist nur klag und trawrens viel. Wef3 trostes magst dich da ergetzen?“ Wihrend sich
die Niirnbergerinnen und Niirnberger den Groll der Obrigkeit zuzogen, weil sie auf die
umliegenden Dorfer zum ,ergerlichen Tannzen® zogen, kehrte in der Stadt gespenstische
Ruhe ein. Menschenansammlungen waren verboten, selbst Bestattungen sollten in aller
Ruhe vor der Stadt auf den Kirchhofen von St. Johannis und St. Rochus stattfinden.
Zuweilen mussten die Geistlichen vor dem Zorn der Bevolkerung mit Waffen geschiitzt
werden. Ein Gesangbuch fiir Seuchenzeiten konnte daher allein gottesdienstlichen
Gesang empfehlen. Gestattet waren lediglich noch in Dauer und Publikumszahl
verkiirzte Gottesdienste. Erkrankten, Haushaltsangehorigen von Erkrankten sowie frisch
Genesenen war deren Besuch untersagt und die Geistlichen angehalten, ihre Predigten
so kurz wie nur eben moglich zu halten.

Das vermutete Erscheinungsjahr 1530 ist keines aus der langen Liste der Niirnberger
Pestjahre, sondern liegt sogar in einer vergleichsweise grofsen Liicke zwischen den
schweren Seuchengédngen der Jahre 1519-21 und 1533/34. Der (verkiirzte) Riickblick auf
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den plétzlichen und vollkommen unerwarteten Einbruch des ,,Schwarzen Todes” in der
Mitte des 14. Jahrhunderts hat zuletzt den Blick dafiir verstellt, dass Europa bis zur
schweren Pestepidemie in Moskau 1771 eine iiber vierhundertjdhrige Erfahrung mit der
Seuche gewonnen hat. Ein Erfahrungsraum von etwa 20 Generationen ist damit umrissen,
der sich eindrucksvoll in noch konkreteren Angaben zu einzelnen Orten darstellen
lasst. Fiir die Reichsstadt Niirnberg ist fiir den Zeitraum der ersten Erwdhung der Pest
bis in den DreifSigjahrigen Krieg 1634 lediglich ein einziger seuchenfreier Zeitraum von
20 Jahren in den Jahren zwischen 1407 und 1427 greifbar — dies liegt vermutlich an der
unvollstandigen Uberlieferung. Zur Stiftung eines reichsstédtischen Pestspitals im Jahr
1490 wurde lapidar bemerkt, mit der ,regirung der pestilenz” sei erfahrungsgemaif alle
zehn bis zwolf Jahre zu rechnen. Im 16. Jahrhundert ist der dreizehnjdhrige Zeitraum
zwischen 1506 und 1519 der ldngste ohne einen Seuchengang. Albrecht Diirer (1471-
1528) etwa iiberlebte fiinf Pestziige, Hans Sachs (1494-1576) sogar neun. Wer immer
zu Beginn der europadischen Neuzeit jugendliches Alter erreichte, hatte die Pest bereits
einmal iiberlebt; insbesondere die stadtischen Gesellschaften waren vom Mittelmeer
bis an die Ostsee der gemeinsame Erfahrungsraum von Pest-Uberlebenden.

Gleichwohl wird man in der Riickschau nicht von einem halben Jahrhundert der Triibsal
sprechen kdnnen. Vielmehr war es gerade die Medizin der Vor- und Frithmoderne, in der
die natiirlichen Krifte von Seele, Geist und Korper nicht isoliert voneinander betrachtet
wurden, und die anhaltende Trauer und Triibsal in der Tat als gesundheitsgefahrdend
betrachtete. Hans Sachs beobachtete: ,,Denn hebt sich grifSgrammen und gremen, Dafd
mancher wird vor sorgen kranck, Nimbt auch ein todlichen auf$gang. Die Pestordnung
der Stadt des Jahres 1520 betonte gleich eingangs, alle Gemeinschaft mit anderen
Menschen sei ,hoch zu fliechen®, weil es kaum moglich sei, erkrankte, angesteckte
66und gesunde Menschen von einander zu unterscheiden. Nur wenige Sétze weiter aber
heifft es unter der Berufung auf ,verstendige” Arzte und die Medizin, nach denen
beschwerliche Gedanken zu verbieten seien: ,,Nachuolgend such zymliche freud vnd
ergetzung.” Der Wundarzt und Meistersinger Hans Folz empfahl in einer Pestschrift
schon 1480: ,vor zorn du mensch dich allzeyt frist / such freyd vnd wolust wo du pist
/ .../ besunder soltu kurczweyl pflegen / mit den die teglich dir gefalln / hiit dich vor
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fremder lewte schalln /lieb leut zu sehen pringet freyd / spil singen vnd sunst eugel weid
[Auglein-/Augenweide]”.

Einiges spricht dafiir, dass es sich bei dem Druck ,,Der XCj. Psalm trostlich in der Gemeyn
zu der zeyt der Pestilentz zu singen“ um eine sehr friihe, vielleicht die erste im Druck
erschienene Dokumentation einer Gesangfassung von Psalm 91 handelt. Hier ist eine
deutsche, vorlutherische Ubersetzung des Psalmtext vorangestellt, es folgt die fiir den
Gesang bearbeitete Variante, aus der das obige Zitat stammt. Es fillt ins Auge, dass
gerade nicht ausdriicklich von der ,Pest®, sondern - in einem homerischen Bild - von
Pfeilen, die verborgen fliegen, die Rede ist, von der giftigen Seuche. Die ,Pestilentz”
wird ausdriicklich lediglich im Titel erwdhnt, weder im vergleichsweise nah an der
lateinischen Vulgata iibersetzten Psalmtext selbst noch in der folgenden Fassung fiir
den Gemeindegesang taucht das Wort auf. Aber offensichtlich war der Kontext den
Zeitgenossen der ersten Hilfte des 16. Jahrhunderts kaum anders sinnvoll zu deuten
als im Zusammenhang mit der Pest. Unter dem gleichen Titel lieR der Augsburger
Reformator Wolfgang Musculus den Psalm, allerdings ohne die zweite, fiir den Gesang
gedachte Textfassung, 1540 in Augsburg in den Druck gehen und erlduterte dort:
,Pestilentz / schwert / hunger vnnd bise thier / sein aigentlich straff von Gott.“

Tatsdchlich wurde Psalm 91 ein zentraler Text protestantischer Pestpredigten. Offenbar
ausgehend von dem 1530 in Niirnberg publizierten ,Gesangbuch® publizierte der
mafigebliche niirnbergische Reformator Andreas Osiander neben seiner ungleich
bertihmteren Kirchenordnung im Jahr 1533 auch eine den Psalm 91 auslegende
Pestpredigt. Erstmals fiigt er in seine Ubersetzung des Psalmtextes die Seuche
ausdriicklich ein; wo es in dem nur wenig &dlteren Text aus dem Jahr 1530 - und
gleichlautend spater auch bei Musculus 1540 - hiefs: ,Der wirdt mich dick / von Jagers
strick / erretten weyt / zur bosen zeyt / vor allem gifft der liistigkeit®, liest sich die
identische Stelle bei Osiander wortlich wie in Luthers Ubersetzung erheblich kiirzer
und konkreter: ,Dann er errettet mich vom strick des jegers / vnd von der schedlichen
Pestilentz.“ Aus dem verschiedene Bedrdngnisse — allerdings urspriinglich gerade
nicht die Pest — erwdhnenden Trostpsalm und ausgehend von einem unscheinbaren
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Vorschlag, diesen 91. Psalm ,,in der Gemeyn zu der zeyt der Pestilentz zu singen®, war
im ersten Drittel des 16. Jahrhunderts ausgehend von Niirnberg eine der maf$geblichen
Bibelstellen protestantischer Theologie im Angesicht der Pest geworden. Osiander
legte seine Predigt 1543 und 1549 erneut auf, 1544, 1556 und erneut 1562 sowie 1564
liefs ebenfalls in Niirnberg Veit Dietrich eine Pestpredigt iiber Psalm 91 drucken, 1565
Nikolaus Dipel in Frankfurt am Main und Nikolaus Selnecker in Leipzig, 1582 David
Reussius in Leipzig und 1583 Wolfgang Peristerus in Berlin, um nur die ersten einer
langeren Reihe zu nennen.

Nicht allein die damit begriindete Texttradition, aus Psalm 91 einen ausgesprochenen
»Pestpsalm® zu machen, spricht dafiir, in dem Niirnberger Druck um das Jahr 1530 ein-
en Ausgangspunkt fiir dessen Verwendung im Seuchenkontext zu sehen. Denn wenn es
darum gehen sollte, diesen Text zu singen, brauchte es zuallererst eine Melodie - eine
solche aber lag vorerst offenbar nicht vor. Der anonyme Autor (oder handelt es sich
gar um eine Autorin?) bediente sich eines in der geistlichen Musik nicht ganz seltenen
Kniffs: Benutzt wurde eine bereits bekannte und eingefiihrte Melodie, die freilich aus
einem passenden Kontext stammen musste. Im Untertitel lautet daher die Anweisung:
,Jm thon als man singt/ Auf$ tieffer not schrey jch.“ Obwohl die Melodie mithin als
bekannt und gebrauchlich vorausgesetzt wurde, ist im Druck ein Notenblatt zwischen
Titel und Text gesetzt. Es war also nicht gleichgiiltig, welche Melodie hier gesungen
wurde. Selbst wenn wir fiir eine grofSe Stadt wie Niirnberg im frithen 16. Jahrhundert
annehmen, dass etwa die Hélfte der Bewohnerinnen und Bewohner des Lesens machtig
war, so waren es doch gewiss ganz erheblich weniger, die Noten lesen und zutreffend im
Gesang wiedergeben konnten. Zudem war der Notendruck eine dufierst aufwendige —
und damit auch kostspielige - Angelegenheit, die im einfachen Gebrauchsdruck als ver-
zichtbar erachtet wurde. Im gottesdienstlichen Zusammenhang fanden sich Personen
mit hinreichender musikalischer Ausbildung, die den Gemeindegesang anzuleiten in
der Lage waren, und genau diese Personen sollten um keinen Preis im Zweifel gelassen
werden, welche Intonation genau anzuschlagen sei.
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Wolfgang Musculus folgte dieser Anweisung 1540, und hielt es offensichtlich ebenfalls
fiir geboten, ein Notenblatt einbinden zu lassen. Es folgten auch davon abweichende
Vorschlége fiir die Melodie. Ein 1544 in Augsburg ausgegangener Druck, der Psalm 91
als ,ein aertzney wider die Pestilentz Creiitz vnd Leyden® zu singen vorschlagt, empfahl
die Melodie zu ,,O Herre Gott begnade mich®, Peter Kretzmann schlug 1560 die Melodie
von ,,Christe, der du bist Tag und Licht“ vor, wiahrend Paul Heusler 1575 auf die Melodie
»Es spricht der unweisen Mund wohl“ setzte. Die Niirnberger blieben bei der zuerst vor-
geschlagenen Variante. So Sebald Heyden 1550 und 1574, ebenso wie Johannes Freder
1555. Ein Komponist, der Psalm 91 eigens vertonte, hat sich im 16. Jahrhundert nicht
gefunden, unter mehreren Melodievorschldgen iiberwog diejenige fiir Psalm 130, der
sich in Niirnberger Drucken ausschliefilich findet.

Durch die Anweisung, den Text von Psalm 91 als Trostlied in Zeiten der Pest auf die
Melodie zu singen, nach der iiblicherweise der BufSpsalm 130 (,de profundis®) inton-
iert wurde, geraten beide in engste Verbindung. Ganz offenbar vermittelt die Melodie
nicht allein BufSe, sondern auch Trost. Der kleine Niirnberger Druck steht dafiir, dass
zwar an die melodische Anmutung und die sich aus dem Gesang der bekannten Melodie
ergebenden Erinnerungen angekniipft werden sollte, gleichzeitig aber Psalm 130 nicht
als Text dazu zu singen war — dazu hitte es keiner eigenen Publikation bedurft. Fiir
das zwar regelméafiig wiederkehrende und insofern nicht aufSergewchnliche, jedoch die
zeitgenossische Erfahrungswelt prigende Pesterlebnis bedurfte es offenbar einer neuen,
bislang nicht in der musikalischen Praxis verankerten Textgrundlage, die melodisch gle-
ichwohl an Bewahrtes anschliefRen sollte. Die Verbindung mit der aus Totengebeten und
Bestattungszeremonien bekannten Melodie zum Psalm 130 mit dem bislang nicht ver-
tonten und offenbar nicht im Gesang verbreiteten Psalm 91 war so iiberzeugend, dass
der Text innerhalb kurzer Zeit und nicht zuletzt in der Ubersetzung von Martin Luther
zum mafgeblichen ,Pestpsalm® der Frithen Neuzeit wurde — entscheidend dabei war der
Gesang und die Verbindung zu der Melodie, nach der bis dahin Psalm 130, de profundis,
gesungen wurde.
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Studium der Philosophie und Medizin. Als Arztin fiir Psychiatrie und
Psychotherapie fand sie einen Weg, beide Ansétze in der klinischen Arbeit
zu vereinen. Miterlebte Schicksale verarbeitet sie auch poetisch. Zudem liegt
ihr Augenmerk auf der spirituellen Dimension bei psychischen Storungen.
Derzeit arbeitet sie in der psychiatrischen Ambulanz der Fliednerklinik am

Gendarmenmarkt, auf dem ihrem Lieblingsdichter Friedrich Schiller ein
Denkmal gesetzt ist.
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GEDICHTE

Azaleen

Sie bliihen eben im Verborgenen,
unzuginglich:

Die Gewdchshduser sind derzeit geschlossen
wie Museen, vielbesuchte, endrdumige.

So entfalten sie sich lippig ungesehen,
dem hiesigen Vorfriihling exotisch voraus,
umsonst umgepflanzt aus dem Osten

und geziichtet in Abendlandboden —

zu wessen Freude denn nun?

Dabei brauchten wir genau jetzt

ihre Spur von Rosa im Dunkel,

ihre Bliitenkrdnze in der Begrenzung.

Sind sie auch schon ohne Betrachter?

71



GLUCKFESTSPIELE // 2022

72

Schwarzer Tod

Dem Sterbenden nahe zu sein,

die Nahestehenden zu umarmen,

gemeinsam Abschied zu nehmen —

geht nicht.

Nehmt Abstand

von natiirlichen Reflexen,

von Bediirfnissen nach Trost,

von Ritualen!

Der Sterbende geht ohnehin allein hiniiber,
begleitet und getragen

von Gedanken, Gefiihlen, Gebeten und Geborgenheit —
so Gott will.

Aber wie damals zu archaischen Seuchenzeiten
geht es nicht,

das entgleitende Kind nicht zu umarmen,

dem Bruder nicht von den Lippen zu lesen,

der uralten Mutter nicht die Augen zuzudriicken.
Und es muss doch gehen — um des Lebens willen.
Dann nimm sie hin, Tod!

Und bleibt der Stachel -

bis zum lichten Ostertag.
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“Gluck
1st
Gluck’.

Prof. Dr. Heribert Prantl
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FESTSPIELE // MAI 2022

Orpheus und Eurydike (Tanztheater Wuppertal Pina Bausch)
29., 30. April, 1., 2. Mai 2022 | Beginn: 19:30 Uhr | Stadttheater Fiirth

Eroica (Akademie fiir Alte Musik Berlin)
6. Mai 2022 | Beginn: 19:30 Uhr | Markgrafliches Opernhaus Bayreuth

Arien und Kammermusik (Vanessa Waldhart)
6. Mai 2022 | Beginn: 20:00 Uhr | Kulturhalle Berching

Liederabend mit Bo Skovhus und Stefan Vladar
8. Mai 2022 | Beginn: 17:00 Uhr | Dorfmiihle Lehrberg

Alceste, italienische Urfassung 1767 (J.K. Tyl Theatre Pilsen)
14. Mai 2022 | Beginn: 19:30 Uhr | Markgrafliches Opernhaus Bayreuth

Gipfeltreffen: Handel und Gluck (Samuel Marino, HFO)
12. Mai 2022 | Beginn: 20.00 Uhr | Historischer Rathaussaal Niirnberg

13. Mai 2022 | Beginn: 19:30 Uhr | Markgréfliches Opernhaus Bayreuth

Hille Perl & Friends: Ballads Within A Dream
15. Mai 2022 | Beginn: 19:00 Uhr | St. Marthakirche Niirnberg



PROGRAMMUBERSICHT
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Gluck & Freunde: Kammermusik von Gluck, Handel und Vivaldi
15. Mai 2022 | Beginn: 17.00 Uhr | Grafschaftskirche Castell

Musikkabarett (Lizzy Aumeier und Die wei8en Lilien)
29. April 2022 | Beginn: 20:00 Uhr | Kongress- und Kur-Center Bad Windsheim

4. Mai 2022 | Beginn: 19:30 Uhr | Comédie Fiirth

6. Mai 2022 | Beginn: 20:00 Uhr | Hofgartentheater Aschaffenburg
7. Mai 2022 | Beginn: 20:00 Uhr | Kulturfabrik Roth

8. Mai 2022 | Beginn: 17:00 Uhr | Kulturhalle Berching

14. Mai 2022 | Beginn: 20:15 Uhr | Bockshorntheater Wiirzburg

Le Cinesi, Chr. W. Gluck 1754 (HfM Niirnberg)
20. Mai, 19.32., Mai 12.30 Uhr; 22. Mai, 16.00 Uhr | Hochschule fiir Musik Niirnberg

L'ombra dell'amore — ,Orpheo ed Eurydice”

Veranstaltung der Pocket Opera Company und des Freundeskreis Christoph Willibald Gluck e.V.
30. Juli 16 bis 20 Uhr; 31. Juli 11 bis 15 Uhr | Berching, Treffpunkt am Museum
Benefizkonzert

1., 2., 3. Oktober | Kloster Plankstetten, Gustav-Adolf-Gedachtniskirche Niirnberg,
Stiftsbasilika Waldsassen
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Orpheus und Eurydike

Eroica

Arien und Kammermusik (Vanessa Waldhart)
Liederabend mit Bo Skovhus und Stefan Vladar

Gipfeltreffen: Handel und Gluck

Alceste

Gluck & Freunde: Kammermusik von Gluck, Handel
und Vivaldi

Hille Perl & Friends: Ballads Within A Dream
Le Cinesi

Lizzy Aumeier und die WeiB8en Lilien:
~Mein Nachbar Willy”

»L ombra dell 'amore - Orfeo ed Euridice” (Veranstaltung der
Pocket Opera Company und des Freundes kreis
Christoph Willibald Gluck e.V. )

Benefizkonzert Oktober
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Orpheus und Eurydike

Tanztheater Wuppertal Pina Bausch
Tanzoper von Pina Bausch,
Urauffiihrung am 23. Mai 1975, Opernhaus, Wuppertal

Choreographie: Pina Bausch

Biihne, Kostiime, Licht: Rolf Borzik

Neueinstudierung 2022: Josephine Ann Endicot

Orpheus: Valer Sabadus / Vero Miller (Gesang) und Pau Aran Gimeno /
Naomi Brito (Tanz)

Eurydike: Naroa Intxausti / Ralitsa Ralinova (Gesang) und Daria Pavlenko /
Luiza Braz Batista (Tanz)

Amor: Maxi Sophie Mider / Anna Christin Sayn (Gesang) und Tsai-Wei Tien /
Emily Castelli (Tanz)

Einstudierung Orpheus: Dominique Mercy

Lausch Werk (Chordirektor Martin Steidler)

Héndel Festspielorchester Halle

Musikalische Leitung: Michael Hofstetter

Zum Programm

Eine der bedeutendsten Arbeiten von Pina Bausch, die Tanzoper ,,Orpheus und Eurydike*
aus dem Jahr 1975, wird fiir die Gluck Festspiele 2022 wiederbelebt und auf Basis der
legenddren Produktion neu einstudiert. Sie trifft hier erstmals auf einen «Orpheus»,
der im Sinne der historischen Auffiihrungspraxis mit einem mannlichen Sanger, dem
Countertenor Valer Sabadus, besetzt ist. Die emotionale Kraft und Wucht, die auf
historischen Instrumenten besonders hervortritt, treffen auf die Wahrhaftigkeit von
Pina Bauschs Tanzsprache.

Die Neueinstudierung der Tanzoper Orpheus und Eurydike von Pina Bausch, mit Musik
von Christoph W. Gluck ist ein gemeinsames Projekt des Tanztheater Wuppertal Pina
Bausch und der Gluck Festspiele // 2022.
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29., 30. April, 1., 2. Mai 2022
Beginn: 19.30 Uhr
Stadttheater Fiirth

29.4. Besetzung: Sabadus / Intxausi / Mader
30.4. Besetzung: Miller / Ralinova / Sayn
1.5. Besetzung: Miller / Ralinova / Mader
2.5. Besetzung: Sabadus / Intxausi / Sayn

ORPHEUS UND EURYDIKE

www.pina-bausch.de
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TANZTHEATER PINA BAUSCH

Pina Bausch

(Inszenierung und
Choreographie)

ina Bausch, geboren 1940 in Solingen,

gestorben 2009 in Wuppertal, erhilt

ihre Tanzausbildung an der Essener
Folkwang-Hochschule unter Leitung von
Kurt Jooss. Hier erlernt sie eine exzellente
Tanztechnik. Als der Wuppertaler Intendant
Arno Wiistenhofer sie zur Spielzeit 1973/74 als
Choreographin verpflichtet, benennt sie das
Ensemble schon bald in Tanztheater Wuppertal
um. Unter diesem Namen erlangt die Kompanie, obwohl anfanglich umstritten, mit
den Jahren Weltgeltung. Thre Verkniipfung von poetischen und Alltagselementen
beeinflusst entscheidend die internationale Tanzentwicklung. Weltweit mit
den hochsten Preisen und Ehrungen ausgezeichnet, zdhlt Pina Bausch zu den

bedeutendsten Choreographinnen der Gegenwart.
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Rolf Borzik

(Biihne und Kostiime)

olf Borzik, geboren 1944 in Posen,
Rgestorben 1980 in Essen, studierte

Graphik und Design an der Essener
Folkwang-Hochschule, wo er die Téanzerin
und Choreographin Pina Bausch kennen
lernt. Ab 1973 bis zu seinem frithen Tod
entwirft er die Bilihnenbilder und Kostiime
fiir das Tanztheater Wuppertal und pragt
damit entscheidend dessen Gesicht. Es sind
ungewohnliche Riume und Kleider, die Borzik
erfindet: ebenso poetisch wie alltagsnah. Immer wieder spielt er mit Elementen der
Natur (Wasser, Erde etc.); seine Kostiime scheinen dem Alltag entnommen und sind
zugleich elegant und opulent. Durch seine Arbeit eroffnet er eine gidnzlich neue Sicht
auf tdnzerische Rdume und Kleidung, stilpragend weit {iber seinen Tod hinaus.

© Ed Kortland
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NAOMI BRITO

aomi Brito, geboren 1997 in Brasilien, lebt seit 2014 in Deutschland und

absolvierte ihre Tanzausbildung an der Akademie des Tanzes in Mannheim,

Teil der Staatlichen Hochschule fiir Musik und Darstellende Kunst. 2016
setzte sie ihre Ausbildung an der Hamburger Ballettschule fiir klassischen Tanz
fort und wurde 2017 noch als Auszubildende ans Hamburg Ballett John Neumeier
engagiert. Spdater wurde sie Mitglied des von John Neumeier gegriindeten
Bundesjugendballetts. Seit 2020/21 ist sie Mitglied des Tanztheater Wuppertal Pina
Bausch. Sie tanzt in Das Stiick mit dem Schiff, Vollmond, Palermo Palermo, Sweet
Mambo und Orpheus und Eurydike (die Titelrolle).

Brito

(Orpheus)
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© Claudia Kempf
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PAU ARAN GIMENDO

au Aran Gimeno wurde 1981 in Barcelona/Spanien geboren, ist Téanzer,

Choreograph und Pddagoge. Zum Tanz kam er im Alter von elf Jahren. Er

studierte alle Stile - Latein-Amerikanisch, Standard, Jazz, Modern und
Klassisch. Sein Tanzstudium absolvierte er am Conservatorio Profesional de Danza
"Mariemma” in Madrid und spater an der Folkwang Hochschule der Kiinste in
Essen, bevor er sich 2006 dem Ensemble des Tanztheater Wuppertal Pina Bausch
anschloss, bis 2019 als festes Ensemblemitglied und seitdem als Gast.

Seit 2013 kreiert Pau Aran Gimeno eigene Stiicke und prisentiert seine Arbeiten
in Deutschland, Frankreich, Italien, Chile und Japan. 2020 griindete er seine eigene
Companie, die erste Kreation seines Ensembles ,Lettre d’Amour” wurde im Rahmen
des Grec Festivals in Barcelona aufgefiihrt.

Gimeno

(Orpheus)
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uiza Braz Batista wurde 1989 in Vitéria, Brasilien geboren. Sie begann ihre

Karriere als Tanzerin in jungen Jahren in der Grupo de Danga Primeiro Ato in Belo

Horizonte. Bereits im Alter von 16 Jahren erhielt sie ihre erste Auszeichnung als
Choreografin. Mit 19 Jahren schloss sie ihr Tanzstudium an der Folkwang Universitit
der Kiinste in Essen ab und tanzte im Folkwang Tanzstudio. Sie arbeitete mit
Choreograph*innen wie Suely Machado, Urs Dietrich, David Hernandez, Emanuel Gat
und Hannes Langolf. Seit 2008 ist sie immer wieder Gast beim Tanztheater Wuppertal
Pina Bausch. Sie tanzte in Bauschs Friihlingsopfer, Iphigenie auf Tauris, Wind von West,
Zweiter Frithling und ist Solistin in Orpheus und Eurydike. Von September 2015 bis Juni
2018 war sie Solotdnzerin im Ensemble des Theater Trier unter der Leitung von Susanne
Linke, und seit August 2018 als Schauspielerin und Choreografin im Schauspielensemble
Trier tdtig. Besonders bemerkenswert sang und tanzte sie die Titelrolle der Tango-
Operita Maria de Buenos Aires.

LLuiza Braz

(Eurydike)
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BATISTA

© Oliver Look
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DARIA PAVLENKO

aria Pavlenko absolvierte ihre Tanzausbildung an der Waganowa-

Ballettakademie. AnschliefSend war sie von 1996 bis 2018 als Primaballerina

beim Sankt Petersburger Mariinski-Ballett engagiert und tanzte neben dem
fiihrenden Repertoire in zahlreichen zeitgendssischen Werken u.a. von William
Forsythe, John Neumeier, David Dawson und Sasha Waltz. Seit 2018 ist Daria Pavlenko
als freiberufliche Tanzerin und Choreographin tétig. Als Gast tanzt sie in Blaubart..., Die
sieben Todstinden und Orpheus und Eurydike von Pina Bausch. Ihre choreographische
Fassung des Balletts Die Fontdne von Bachtschissarai wurde 2018 in Budapest
uraufgefiihrt.

Pavlenko
(Eurydike)
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mily Castelli wurde 1996 in Palermo geboren. 2015 zog sie nach Essen,

um an der Folkwang Universitdat der Kiinste Tanz zu studieren. Zu ihren

Lehrern zdhlten u.a. Lutz Forster, Malou Airaudo, Stephan Brinkmann
und Rodolpho Leoni. Nach ihrem Abschluss war sie zwei Jahre lang Mitglied des
Folkwang Tanzstudios und tanzte in Werken von Michael Vandelvende, Henrietta
Horn, David Hernandez und Reinhild Hoffmann. In dieser Zeit lernte Emily Castelli
auch Pina Bauschs Choreografie Das Friihlingopfer. Sie ist immer wieder Gast in
Produktionen des Tanztheater Wuppertal.

Emily

(Amor)
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EMILY CASTELLI
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TSAI-WEI TIEN

ui Tsai-Wei Tien, geboren in Taiwan, studierte Tanz an der Taiwan National

University of the Arts in Taipeh und anschlieRend mit einem Stipendium des

DAAD an der Folkwang Universitat der Kiinste in Essen. 2011 wurde sie als festes
Ensemblemitglied am Folkwang Tanzstudio (FTS) engagiert. Schon in ihrer Zeit beim
FTS gastierte sie in Das Friihlingsopfer beim Tanztheater Wuppertal Pina Bausch, seit
August 2015 ist sie festes Ensemblemitglied der Wuppertaler Tanzcompagnie.

Tsai-Wei Tien tanzte aufSerdem in Stiicken von Dimitris Papaioannou, Emanuel Gat,
Johannes Wieland, Francois Chaignaud & Cecilia Bengolea, Henrietta Horn, David
Hernandez, Malou Airaudo, Rodolpho Leoni, Stephan Brinkmann und anderen.

Neben ihrer Arbeit fiir das Tanztheater Wuppertal Pina Bausch, wo sie in den letzten
Jahren Hauptpartieninvielen Stiickeninterpretierte,choreographiert sie eigene Arbeiten,
die mehrfach auf Tanzfestivals ausgezeichnet wurden. In Kollaboration mit anderen
KiinstlerInnen arbeitet sie in Projekten sowohl in NRW als auch im internationalen
Raum, insbesondere im Austausch mit KiinstlerInnen aus ihrem Heimatland Taiwan.

Tien
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it seiner glasklaren, androgynen Stimme singt Valer Sabadus in der Riege

der weltbesten Countertendre. Sabadus arbeitet regelmifSig mit herausra-

genden Ensembles und Orchestern der internationalen Alten Musikszene
zusammen, darunter die Akademie fiir Alte Musik Berlin, das Kammerorchester Basel,
das Freiburger Barockorchester, Concerto Koln, die Hofkapelle Miinchen, die Lautten
Compagney, Musica Alta Ripa, Nuovo Aspetto, die Accademia Bizantina, LArpeggiata
und Il Pomo d’Oro. Auch in genreiibergreifenden und interkulturellen Projekten weifS er
zu gldnzen - so zum Beispiel an der Seite des Rappers Samy Deluxe, der Weltmusikerin,
Komponistin und Sédngerin Dima Orsho, dem tiirkischen Pera Ensemble oder zusammen
mit der klassischen Band Spark.

Im Jahr 2020 wurde Valer Sabadus der prestige-trachtige Hindel-Preis der Stadt Halle
verliehen.

Internationale Bekanntheit erlangte er fiir seine Interpretation als Semira in Leonardo
Vincis Oper ,Artaserse (R: Silviu Purcarete, ML: Diego Fasolis). Zahlreiche weitere
Opernprojekte an renommierten Hausern und bei Festivals folgten, so etwa in Aix-en
Provence, bei den Hindel-Festspielen in Karlsruhe und den Salzburger Pfingstfestspielen
sowie am Theater an der Wien, am Grand Théatre de Genéve u.v.a.

Er arbeitete bereits mit bekannten Dirigenten wie Ivor Bolton, Leonardo Garcia Alarcén,
Andrea Marcon, Ottavio Dantone, Alessandro de Marchi, Christophe Rousset, Riccardo
Minasi, Christina Pluhar oder Michael Hofstetter zusammen und tritt weltweit als
gefragter Solist in Erscheinung, so etwa auf internationalen Konzerttourneen in Europa,
Japan, Russland und Australien. Mit Michael Hofstetter verbindet der Countertenor eine
langjdhrige und fruchtbare kiinstlerische Freundschaft. Mehrere Projekte, wie z.B. die
Opernproduktion ,,Didone abbandonata“, sowie die CD- Aufnahme ,Hasse Reloaded®
(Oehmsclassics) unterstreichen diese erfolgreiche Zusammenarbeit.

Valer

(Orpheus)
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VERO MILLER

ero Miller debutierte 2019 an den Opernhdusern in Koln und Leipzig und
gehorte bis 2021 zum Ensemble des Staatstheater Kassel, wo sie besonders
als Rossinis La cenerentola brillierte. Die Mezzosopranistin widmet sich
intensiv dem Lied- und Konzertrepertoire. Sie wurde begleitet von Klangkdrpern wie
den Barockensembles Accademia di Monaco und La festa musicale sowie den Bochumer
Symphoniker, Gewandhausorchester Leipzig, Giirzenich-Orchester Koln, Miinchner
Rundfunkorchester, Miinchner Symphonikern, Nordwestdeutschen Philharmonie, WDR-
Funkhausorchester. Sie musizierte mit Dirigenten wie Francesco Angelico, Attilio
Cremonesi, Michael Hofstetter, Samuel Hogarth, Axel Kober, Patrick Lange, Ulf Schirmer.

Miller
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eit ihrem Operndebiit 2003 als Bastienne interpretierte sie zentrale Partien des lyr-
ischen Sopranfachs, namentlich Marzelline, Susanna, Musetta, Sandrina (La finta
giardiniera), Clorinda (Cenerentolla) oder Frasquita (Carmen).

Als gefragte Konzertsdngerin war sie u.a. in der 9. Sinfonie (Beethoven), Messiah
(Haendel), Die Jahreszeiten (Haydn), Carmina Burana (Orff), Elias (Mendelssohn) und
Exsultate iubilate (Mozart) zu horen.

Sie arbeitete mit renommierten Dirigenten und Regisseuren zusammen, darunter
Michael Guettler, Michael Hofstetter, Christophe Rousset, Pedro Halffter, Giancarlo del
Monaco, Peter Mussbach, Emilio Sagi, Balazs Kovalik oder Calixto Bieito.

Gastengagements fiihrten sie an ABAO, Gran Teatro del Liceu, Berliner Philharmonie,
Alte Oper Frankfurt, Teatro Maestranza, Kammeroper Schloss Rheinsberg, Konzerthaus
Berlin, Palau de la Musica Catalana oder die Schwetzinger Festspiele.

Von 2012 bis 2016 war sie als festes Mitglied des Stadttheater Giessen als Galatea (Acis
and Galatea), Susanna ( Nozze di Figaro), Annchen (Der Freischiitz), Poppea (Agrippina),
Ilia (Idomeneo), Berenguera (Riccardo I), Servilia ( Clemenza di Tito), Linda (Linda di
Chamounix), Zulema (Conquista di Granata) und Anna (Dame blanche) zu erleben.

Des weiteren hat sie die Oper Oberto unter der Leitung von Michael Hofstetter bei dem
Label Oehms aufgenommen.

Zu ihren letzten Projekten gehoren die Titelpartie Zaira (Bellini), die zeitgendssische
Oper Krieg, stell dir vor, er ware hier (Marius Felix Lange), Die Schopfung (Haydn), Petite
Messe Solennelle (Rossini), Messiah (Hdndel), eine Zarzuela Gala mit den Bergischen
Symphonikern und Eurydike in Orpheus und Eurydike (Gluck) mit der Pina Bausch Tanz

Naroa

(Eurydike)

Kompagnie.
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RALITSA RALINOVA

eit der Saison 2014/15 ist Ralitsa Ralinova an den Biithnen Wuppertal zu erleben.

Fiir Thre Interpretationen von Susanna (Le nozze di Figaro), Micaela (Carmen) und

der Titelrolle in Martinus Oper Juliette wurde sie als Beste Nachwuchssdngerin im
Jahrbuch 2019 der Fachzeitschrift Opernwelt nominiert.

An den Biihnen Wuppertal begeisterte sie kiirzlich als La Traviata. AufSerdem war sie
dort in der Titelpartie der Urauffiihrung von A.N. Tarkmanns Oper Alice im Wunderland,
als Zerlina (Don Giovanni), als Blumenmaédchen (Parsifal), als Ninetta (Die Liebe zu den
3 Orangen), Gilda (Rigoletto), Gretel (Héansel und Gretel), Frasquita (Carmen), u.v.m.
erfolgreich.

Schon sehr frith machte die junge Séngerin erste Biihnenerfahrung in ihrem Heimatland
Bulgarien sowohl als Opern- als auch als Konzertséngerin. So sang sie Konzerte mit der
Philharmonie Plovdiv und war Solistin beim ,,Sofia Boys Choir“, mit dem die 2012 eine
Tournee in Belgien machte.

An der Oper in Russe debiitierte sie 2015 als Gilda in Rigoletto und singt diese Partie seit
2016 auch regelmifSig an der Nationaloper Sofia, wo sie zudem in der Neujahrsgala 2016
mitwirkte. Zuvor sang sie hier auch die Gasparina in Il Campiello. Die Pamina sang sie
in einer CD Aufnahme von Die Zauberfl6te unter der musikalischen Leitung von Emil
Tabakov.

Ralitsa ist Preistrdgerin zahlreicher Gesangs- und Klavierwettbewerbe. So gewann sie
den 1. Preis beim 23. Nationalen Gesangswettbewerb in Provadia, den 1. Preis beim
Internationalen Gesangswettbewerb ,Hopes, Talents, Masters“ in Bulgarien, sowie den
Grand Prix beim II. Akademischen Wettbewerb Parashkev Hadjiev in Sofia.

Ralinova

(Eurydike)
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ANNA CHRISTIN SAYN

nna Christin Sayn entdeckte im Alter von zwdlf Jahren ihre Leidenschaft fiir
den Gesang. Die Sopranistin absolvierte an der Hochschule fiir Musik und Tanz
Koln die Studiengénge fiir Gesang und Gesangspddagogik, den Master of Music
Musiktheater und befindet sich aktuell bei Prof. Brigitte Lindner im Masterstudiengang
fiir Lied und Konzert. Seit 2019 ist sie Stipendiatin des Bonner Richard Wagner Verbandes.

2017 feierte sie am Theater Aachen ihr Operndebiit mit Haydns Nerina in La fedelta
premiata, sang darauf u. a. am Theater Solingen, iibernahm die Partie der Susanna aus
Mozarts Le nozze di Figaro in einer Fassung der Rheinischen Opernakademie Koln,
trat bei landesweiten Gastspielen mit der zeitgendssischen Kammeroper Gestohlenes
Leben auf und sang fiir das Bonner Hofgarten Orchester die Gretel aus der
hochromantischen Marchenoper von Humperdinck. Zuletzt sang sie Alexander
Balanescus 2021 komponierte Musik fiir eine Schauspielfassung von Moby Dick und
war im letzten Herbst das dritte Jahr in Folge beim Festival der deutschen Sprache als
Papagena in Mozarts Die Zauberflote zu erleben.

Eine besondere Herausforderung sieht Anna Christin Sayn in der Interpretation von
Kunstliedern. Dabei widmet sie sich den Werken sowohl bekannter Komponist*innen,
als auch derer, die schicksalsbedingt langst in Vergessenheit geraten sind. Mittlerweile
ist ihre erste CD mit Werken des in der NS-Zeit verfemten Ernst Bachrich unter dem
Label EDA veroffentlicht.

Christin Sayn

(Amor)
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ie Sopranistin Maxi Sophie Mider ist Studierende der Gesangsklasse von

Prof. Kai Wessel an der Hochschule fiir Musik und Tanz Ko&ln. Thren ersten

Gesangsunterricht erhielt Maxi bereits im Alter von neun Jahren. 2010 wurde
sie Mitglied des Netzwerkes der ,,Young Academy Rostock“ und sang in der Klasse von
Frau Prof. Heidrun Warczak. Als Friihstudentin der Hochschule fiir Musik und Theater
Rostock wechselte sie 2015 in die Klasse von Martina Riiping, in der sie folgend auch ihr
Bachelorstudium absolvierte. Im Februar 2021 konnte Maxi erfolgreich ihren Bachelor
of Music abschliefSen und fiihrt ihre Ausbildung seitdem im Master Musiktheater an der
Hochschule in Koln fort.

Im Rahmen ihres Studiums konnte Maxi erste Opern- und Biihnenerfahrungen
sammeln. So war sie als Sirene und Donna in der Rostocker Hochschulproduktion von
Hiandels Rinaldo zu erleben. Als Mitglied des hochschuliibergreifenden Ensembles
»Operation der Kiinste“ sang sie 2019 den ersten Knaben in Mozarts Zauberflote und
debiitierte im darauffolgenden Projekt als Susanna in Mozarts Le nozze di Figaro. In
der Spielzeit 2019/2020 war Maxi mit einem Stiickvertrag als Gast im Opernchor des
Theaters Vorpommern engagiert und wirkte dort in der Inszenierung von Verdis Il
Trovatore mit.

In diversen Konzerten war Maxi als Solistin im Sopranfach zu erleben - u.a. in
Bachs Weihnachtsoratorium und Reformationskantate, sowie in Mendelssohn-
Bartholdys 42. Psalm, Wie der Hirsch schreit.

Maxi Sophie

(Amor)
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as Haindelfestspielorchester Halle musiziert seit 1993 auf historischen

Instrumenten und hat seither das Musikleben der Stadt mit Konzerten und

Opernvorstellungen {iberaus bereichert. Seine Zugehorigkeit zur Staatskapelle
Halle, einem auf modernen Instrumenten spielenden Konzert- und Opernorchester,
ist in der deutschen Musikszene einzigartig. Das Spezialensemble fiir Alte Musik
setzt die lange Tradition der Handel-Pflege in Halle fort und repriasentiert die Stadt
auf Gastspielreisen regional und in der ganzen Welt. In den letzten Jahren trat das
Orchester in verschiedenen deutschen Musikzentren auf, so u.a. beim Musikfest
Stuttgart, bei den Magdeburger Telemann-Festtagen, den Hindel-Festspielen Halle und
Gottingen, beim Bachfest Leipzig, in der Elbphilharmonie Hamburg und im Rahmen
zweier Opernproduktionen der Semperoper Dresden sowie in Spanien, Frankreich,
Italien, Belgien, Osterreich und Siidkorea. In Halle ist das Ensemble in seinen eigenen
Abonnement-Reihen »Hdndels Welt« und, in kammermusikalischer Besetzung in
Kooperation mit der Stiftung Handel-Haus, in »Héandels Schitze« zu erleben.

Seit der englische Dirigent Howard Arman den Grundstein fiir das rasch wachsende
Renommee des Ensembles gelegt hat, arbeitet das Handelfestspielorchester Halle immer
wieder mit international ausgewiesenen Spezialisten wie Paul McCreesh, Paul Goodwin,
Marcus Creed, Michael Schneider, Fabio Biondi, Andreas Spering, Wolfgang Katschner,
Sergio Azzolini, Petra Miillejans, Mayumi Hirasaki und Enrico Onoftri, Attilio Cremonesi,
Vittorio Ghielmi und Michael Hofstetter zusammen. Von 2007 bis 2019 hat Bernhard
Forck das Ensemble als Kiinstlerischer Leiter nachhaltig gepragt.

Mehrere CD- und DVD-Einspielungen liegen vor, u.a. eine Einspielung mit Arien von
Hindel und Gluck zusammen mit Samuel Marino und Michael Hofstetter, unterstiitzt
von den Gluck Festspielen.

Hohepunkte der vergangenen Saison waren die Gastspiele in der Elbphilharmonie
Hamburg und bei den Gluck Festspielen in Bayreuth und Niirnberg. Regelmafdig fiihrt
das Orchester von der hallischen Musikwissenschaft wiederentdeckte und edierte
Kantaten von Telemann beim Bachfest Leipzig, den Magdeburger Telemann-Tagen,
beim Thiiringer Bachfest in Eisenach und in Halle auf.
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LAUSCHWERK

as LauschWerk besteht grofStenteils aus aktiven und ehemaligen Mitgliedern

der Audi Jugendchorakademie, die sich fiir eine professionelle Sangerlaufbahn

entschieden haben. Das je nach Programm mit 8-24 Sdngerinnen und Sdngern
besetzte Ensemble erarbeitet unter der Leitung von Martin Steidler anspruchsvolle
Vokalmusik von der Renaissance bis zur Moderne.

Die Mitwirkenden werden zusitzlich von international renommierten Referenten wie
Julian Prégardien oder Christiane Iven stimmlich und kiinstlerisch gecoacht. Ziel der
Akademie ist, auf das Singen in professionellen Ensembles vorzubereiten, die dazu
notigen stimmlichen und kiinstlerischen Fiahigkeiten auszubauen und Impulse fiir die
solistische Weiterentwicklung zu geben.
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Eroica

Sopran: Danae Kontora
Akademie fiir Alte Musik Berlin
Leitung: Michael Hofstetter

Zum Programm

iir Beethoven war sie die bedeutendste seiner 9 Symphonien: die ,,Eroica“. In diesem

Konzert wird das Werk neben der Ouvertiire ,,Coriolan” so zu erleben sein, wie es 1804

bei der Urauffiihrung erklungen ist — in einer eher kammermusikalischen Besetzung
und damit einem vollig neuen transparenten Horerlebnis in der Pracht der originalen
Klangfarben. Eine legendidre Konzertarie von Mozart komplettiert das Programm: Mozart
fordert in der Arie ,,Popoli di Tessaglia“ gleich mehrfach mit dem dreigestrichenen ,G* den
hochsten je fiir eine Gesangsstimme notierten Ton. Den Text der Arie entlehnt Mozart
dem Libretto, das Calzabigi fiir Glucks Oper Alceste verfasst hat. Mit den Worten ,,Popoli
di Tessaglia“ tritt Alceste erstmals auf und wendet sich mit der Nachricht vom nahenden
Tode des Konigs an ihr Volk. Mozart komponiert aus diesem Text eine der schonsten und
kunstvollsten Konzertarien fiir hohen Sopran.

Ludwig van Beethoven (1770-1827): Ouvertiire zu Coriolan op. 62

Wolfgang Amadeus Mozart (1756-1791): Konzertarie ,,Popoli di Tessaglia“ KV 316
Pause

Ludwig van Beethoven (1770-1827): 3. Sinfonie in Es-Dur op. 55 (Eroica)

https://akamus.de/de
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6. Mai 2022
Beginn: 19:30 Uhr
Markgrafliches Opernhaus Bayreuth
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AKADEMIE FUOR ALTE MUSIK BERLIN (AKAMUS)

heute zur Weltspitze der historisch informiert spielenden Kammerorchester und

1982 in Berlin gegriindet, gehort die Akademie fiir Alte Musik Berlin (kurz Akamus)
kann auf eine beispiellose Erfolgsgeschichte verweisen.

Ob in New York oder Tokyo, London oder Buenos Aires: Akamus ist stindiger und
vielgefragter Gast auf den wichtigsten europdischen und internationalen Konzertpodien.
Tourneen fiihren das Orchester regelmifSig in die USA und nach Asien.

Das Ensemble musiziert unter der wechselnden Leitung seiner Konzertmeister Bernhard
Forck, Georg Kallweit und Stephan Mai sowie ausgewdhlter Dirigenten. Besonders
mit René Jacobs verbindet das Ensemble eine enge und langjdhrige kiinstlerische
Partnerschaft. Die gemeinsame Entdeckerlust flihrte zu Wiederauffiihrungen und
Neudeutungen zahlreicher Opern und Oratorien, die weltweit Furore machten.

Aufnahmen des Ensembles wurden mit allen bedeutenden Schallplattenpreisen
ausgezeichnet, darunter Grammy Award, Diapason d’Or, Cannes Classical Award,
Gramophone Award,Edison Award, MIDEM Classical Award und der Choc de I’année
sowie der Jahrespreis der deutschen Schallplattenkritik. 2006 erhielt das Orchester den
Telemann-Preis der Stadt Magdeburg, 2014 die Bach-Medaille der Stadt Leipzig und den
ECHO Klassik.

Zuletzt erschienen auf CD die Haydn-Oper Lisola disabitata, Hdndels Messiah
mit dem RIAS Kammerchor Berlin unter Justin Doyle, Mozarts Requiem mit dem
Chor des Bayerischen Rundfunks unter Howard Arman sowie eine Einspielung der
Brandenburgischen Konzerte von Johann Sebastian Bach.

Musik Berlin

117



KUNSTLER // 2022

anae Kontora studierte zunidchst am Konservatorium ihrer Heimatstadt

Athen, spdter an der Hochschule fiir Musik und Theater Miinchen, an der

Theaterakademie ,,August Everding“ und am Opernstudio der Oper Frankfurt.
Sie ist Preistragerin des X.0.N.-Wettbewerbs im Bereich Gesang und wurde mit dem
Bayerischen Kunstforderpreis ausgezeichnet.

Danae Kontora singt an der Oper Leipzig, der Oper Frankfurt, der Semperoper
Dresden, am Aalto-Musiktheater Essen, am Staatstheater am Gértnerplatz Miinchen,
im Prinzregententheater in Miinchen, bei der Miinchener Biennale, beim Mozartfest
Wiirzburg und im Tiangiao Performing Arts Center in Peking.

Dabei arbeitete sie mit Dirigent*innen wie Stefan Blunier, Paolo Carignani, Jonathan
Darlington, Konstantia Gourzi, Friedrich Haider, Andreas Kowalewitz, Henrik Nénasi,
Ivan Repusic, George Petrou, Ulf Schirmer, Juraj Valcuha, Mario Venzago und Sebastian
Weigle.

Die Saison 2019/2020 fiihrte sie u. a. als Konigin der Nacht in Die Zauberfléte nach
Macao, Taiwan und an die Komische Oper Berlin, als Franzi in Johannes Maria Stauds Die
Weiden an die Wiener Staatsoper, als Zerbinetta in Ariadne auf Naxos an die finnische
Nationaloper in Helsinki und in Mozarts Requiem ans Mozarteum Salzburg.

Kommende Spielzeit wird die Kiinstlerin an der Bayrischen Staatsoper als Philippe in
Pendereckis Teufel von Loudon zu horen sein sowie als Barbarina in Mozarts Figaros

Danae
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VANESSA WALDHART
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Arien und
kammermusiek

mit Vanessa
Waldhart

Sopran: Vanessa Waldhart
Violine: Birgit Schnurpfeil, Henriette Auracher
Cembalo: Cornelia Osterwald

Zum Programm

Die brillante Sopranistin Vanessa Waldhart, umjubelter Star der Handelfestspiele Halle,
steht am Beginn einer internationalen Karriere als Opern- und Oratoriensdngerin.
Begleitet von Solisten des Héndelfestspielorchesters Halle singt sie Arien von G. F.
Hiandel, Chr. W. Gluck und J. H. Graun.

6. Mai 2022 | Beginn: 20:00 Uhr
Kulturhalle Berching
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VANESSA WALDHART

anessa Waldhart ist Ensemblemitglied der Oper Halle (Saale) und

jahrlich bei den Int. Handelfestspielen Halle zu erleben, wo sie

als Cleopatra in ,Julius Cisar“ unter Michael Hofstetter und Peter
Konwitschny debiitierte. 2022 wird sie die Tochter Zion (Brockes Passion)
unter Michael Hofstetter in einer Inszenierung von Walter Sutcliffe und
Dorinda (Orlando) unter dem Dirigat von Christian Curnyn singen.

MitderPartiederKoniginder Nacht (Mozart: Zauberflote) gastierte siein Wien,
Sarajevo, Chemnitz, Schwerin und bei Edda Mosers ,,Festspiel der deutschen
Sprache“ in Bad Lauchstidt. Zu ihren weiteren Rollen zdhlen u.a. Susanna
(Mozart: Hochzeit des Figaro), Titania (Britten: Sommernachtstraum) und
Oscar (Verdi: Ballo in maschera). Bei der Kammeroper Schloss Rheinsberg
wird sie im Juli 2022 als Konstanze in Mozarts ,,Entfiihrung aus dem Serail
und am Aalto-Theater Essen im Februar 2023 als Fiakermilli in Strauss’
,Arabella“ debiitieren.

Sie arbeitete mit Dirigenten wie René Jacobs, Attilio Cremonesi, Ariane
Matiakh, Philippe Bach, José Miguel Esandi, Michael Wendeberg, Guido
Mancusi, Christoph-Mathias Mueller, Christoph U. Meier, Peter Christian
Feigel, Werner Ehrhardt; sowie mit Regisseuren wie Tobias Kratzer, Anthony
Pilavachi, Isabel Ostermann, Martin G. Berger, Igor Folwill und Patric Seibert-
Wolf zusammen.

Waldhart

Neben Opernengagements trat sie auch als Konzert- und Oratoriensolistin
u.a. in Orffs ,Carmina Burana“, Mozarts ,Exsultate Jubilate®, Pergolesis
»Stabat mater®,Haydns , Die Schopfung®und Mahlers 4. Sinfonie in Osterreich
(u.a. Wien: Goldener Musikverein und Konzerthaus), den Niederlanden
(Grachtenfestival Amsterdam), Italien, der Schweiz und Deutschland auf.
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Liederabend mit
Bo Skovhus und
Stefan Vladar

Bariton: Bo Skovhus
Klavier: Stefan Vladar

Zum Programm

Der Ausnahmebariton Bo Skovhus zdhlt zu den bedeutendsten Interpreten seiner
Generation. Gemeinsam mit dem international gefragten Pianisten Stefan Vladar
singt er Franz Schuberts Schwanengesang. Mit dem Titel ,,Schwanengesang“ wird
traditionell das letzte Werk eines Kiinstlers bezeichnet. Die postum verdffentlichte
Liedersammlung besteht aus vertonten Gedichten von Ludwig Rellstab, Heinrich
Heine und Johann Gabriel Seidel.

8. Mai 2022 | Beginn: 17:00 Uhr
Dorfmiihle Lehrberg

125



KUNSTLER // 2022

©Roland Unger

126




BO SKOVHUS

Skovhus

o Skovhus gilt als einer der Spitzeninterpreten seiner Generation. Er studierte
Gesang am Musikinstitut Aarhus, an der Koniglichen Opernakademie in
Kopenhagen und in New York.

Seine internationale Karriere begann 1988 in der Rolle des Don Giovanni an der Wiener
Volksoper. Als besondere Auszeichnung wurde ihm 1997 der Titel des Gsterreichischen
Kammersidngers verliehen. Auflerdem erhielt er im Jahr 2015 den Osterreichischen
Musikpreis ,Goldener Schikaneder” in der Kategorie ,Beste méannliche Nebenrolle® fiir
die Rolle des Nick Shadow in ,The Rake’s Progress“ am Theater an der Wien. Neben
Auftritten an grofSen Opernhédusern und mit fiihrenden Orchestern in Europa, Amerika
und Japan widmet sich Bo Skovhus mit grofser Leidenschaft dem Liedgesang.

Immer wieder ist er Gast bedeutender Festspiele und Musikzentren. Im Laufe seiner
Karriere baute Skovhus ein umfassendes Opernrepertoire auf, insbesondere mit Fokus
auf Werke von Gustav Mahler, den Skandinavischen Kompositionen sowie Partien wie
Beckmesser (,Die Meistersinger von Niirnberg®), Titus in Michael Jarrells ,Berenice®,
Madryka (,,Arabella®) und Titelpartien in u.a. Aribert Reimanns ,Lear” und ,Wozzeck®.
Skovhus‘ Projekte umfassen: ,Fledermaus® an der Staatsoper Hamburg, Dr. Schon in
,Lulu®in Briissel, Jaroslav Prus in ,,Vec Makropulos“ an der Staatsoper Berlin, ,Wozzeck"
in Boston und in der Carnegie Hall, New York, ,Bluthaus“ an der Staatsoper Miinchen,
,Karl V¥in Barcelona, ,,Arabella® in Dresden, Dr. Schon/“Lulu“ am Theater an der Wien,
Faninal in ,Rosenkavalier” in Genf, ,Lear” in Madrid, etc. Sehr herausragend waren
Zusammenarbeiten mit Dirigent/-innen wie u.a. Philippe Jordan, Daniel Barenboim,
Christian Thielemann, Simone Young, Christoph Eschenbach und Zubin Mehta.
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eit der Spielzeit 2019/2020 ist Vladar Generalmusikdirektor und aktuell auch

Operndirektor am Theater Liibeck, wo er neben zahlreichen Symphoniekonzerten

bereits Opern wie Mozarts Zauberflote, Verdis La Traviata, Dvordks Rusalka,
Humperdincks Hansel und Gretel, Poulencs La Voix Humaine, Menottis The Telefone,
Brittens Owen Wingrave dirigierte.

Stefan Vladar blickt auf eine jahrzehntelange Karriere als Pianist und Dirigent zuriick.

Nachdem Vladar 1985 den Internationalen Beethoven-Klavierwettbewerb gewann, war
die Laufbahn als Pianist vorgezeichnet. Er arbeitete mit Dirigenten wie Claudio Abbado,
Riccardo Chailly, Christoph von Dohnanyi, Vladimir Fedoseyev, Neville Marriner, Yehudi
Menuhin, Seiji Ozawa, Simon Rattle, Christian Thielemann, Sandor Vegh und Jaap van
Zweden und Orchestern wie den Wiener Philharmonikern, dem Chicago Symphony
Orchestra, dem Concertgebouw Orchester, der Academy of St Martin in the Fields, der
Camerata Salzburg und dem NHK Symphony Orchestra u.a.

Ein Vertrag beim Sony Classical und Gastspiele bei bedeutenden Festivals wie den
Salzburger Festspielen, dem Schleswig-Holstein Musik Festival und dem Rheingau
Musik Festival, dem Festival Musikfest Bremen, Ravinia Festival Chicago, Mostly Mozart
Festival New York, den Londoner Proms und dem Edinburgh Festival prigten die ersten
Jahrzehnte seiner Laufbahn.

Neben der Pianistenkarriere begann der behutsame Aufbau einer Dirigententatigkeit.
Nach der Chefposition in Graz folgten elf Jahre als Chefdirigent des Wiener
Kammerorchesters, mit dem Vladar, auch immer wieder in Personalunion als Solist und
Dirigent weltweit auf Tourneen ging. Als Gastdirigent arbeitete er u.a. mit den Wiener
Symphonikern, dem Mozarteumorchester Salzburg, den Bamberger Symphonikern, dem
Residentie Orkest Den Haag, dem Tschaikowsky Symphonieorchester, den Moskauer
Philharmonikern und dem Svetlanov Orchester Moskau.

Stetan
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Gipfeltreffen:
Handel und Gluck

Sopran: Samuel Marino
Héandelfestspielorchester Halle
Musikalische Leitung: Jorg Halubek

Zum Programm

Am 25. Mérz 1746 erlebte London ein Gipfeltreffen von musikhistorischem Ausmaf$: Hiandel
und Gluck gaben ein gemeinsames Benefizkonzert zugunsten in Not geratener Musiker. Diese
einzigartige musikalische Begegnung der beiden Giganten ldsst nun das Konzert mit Samuel
Marino und dem Hindelfestspielorchester Halle unter Jorg Halubek wiederaufleben, mit
einigen Arien aus dem erhaltenen Programm dieses besonderen Ereignisses. Zu erleben sind
durchwegs selten gespielte Werke: Entdeckungen, die dem jungen Venezolaner Marino wie
auf den Leib geschrieben sind.

12. Mai 2022 | Beginn: 20:00 Uhr
Historischer Rathaussaal Niirnberg

13. Mai 2022 | Beginn: 19:30 Uhr
Markgriafliches Opernhaus Bayreuth
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amuel Marinos einzigartiges stimmliches Talent erlaubt es ihm, eine Fiille von
Partien in der Oper des Barocks und des klassischen Repertoires zu erkunden.

Urspriinglich als Balletttdnzer ausgebildet, begann Samuel sein Studium an der National
Art University in Caracas. Seine ersten Erfahrungen im Bereich der Oper sammelte er
mit der Camerata Baroca in Caracas, wo er u.a. mit Gustavo Dudamel, Helmuth Rilling
and Theodore Kuchar zusammenarbeitete. Es waren diese Kooperationen, die ihn dazu
inspirierten, sein Studium beim Conservatoire de Paris fortzufiihren.

Samuel Marino debiitierte bei den Handel-Festspielen Halle, wo er als Alessandro
in Héandels Berenice auftrat - eine Darbietung, die ihm die Nominierung zum Best
Revelation Artist im Magazin OpernWelt einbrachte. 2019 sang er im Rahmen der Gluck
Festspiele die Rolle des Demetrio in Glucks Antigono mit dem Handelfestspielorchester
Halle unter der Leitung von Michael Hofstetter am Markgriflichen Opernhaus Bayreuth,
Curiazio in Cimarosas Gli Orazi ei Curiazi fiir die Kammeroper Schloss Rheinsberg und
den Angelo in Hidndels La Resurrezione am Stadttheater GiefSen, ebenfalls unter der
Leitung von Michael Hofstetter.

Highlights der Saison 2021/2022 sind sein Debut an der Opéra Comique, ein Recital an
der Philharmonie Essen sowie Pergolesis Stabat Mater mit dem Orchestre de 1’Opéra
Royal, welches beim Label Versailles Spectacles als CD veroffentlicht wird.

Samuel

Sein Solo Debut Album Care pupille — eine Sammlung von Raritdten von Héandel
und Gluck — mit dem Héandelfestspielorchester Halle unter der Leitung von Michael
Hofstetter wurde vom Label Orfeo veroffentlicht und in drei Kategorien fiir den Opus
Klassik 2021 nominiert.

Samuel Marifio wurde mit dem Interpretation Award der Opéra de Marseille International
Singing Competition 2017 ausgezeichnet und gewann den Neue Stimmen Audience Preis
2017.2019 griindete er das Ensemble Teseo, mit welchem er das Ziel verfolgt, vergessene
barocke Werke und Techniken auf etablierte Opern- und Konzertbiihnen zu bringen.
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org Halubekist einer der vielversprechenden Spezialisten fiir Alte Musik, als Dirigent,

Cembalist und Organist. Mit dem von ihm gegriindeten Barockorchester ,,il Gusto

Barocco® sowie als Solokiinstler ist er an zahlreichen deutschen Opernhausern und
Festspielen im in- und Ausland zu Gast. 2004 gewann der den Internationalen Johann-
Sebastian-Bach-Wettbewerbs in Leipzig.

2020 leitete er mit Handels ,,Acis und Galatea“ die erste ukrainische Hindelinszenierung
tiberhauptim Rahmen der Barockoper-Plattform Open Opera Ukraine. Bei der Bachwoche
Ansbach 2019 war er mit Il Gusto Barocco als Festspielorchester geladen und erfuhr
grofSe Beachtung. Er dirigierte in den letzten Jahren u.a. an der Komischen Oper Berlin,
am Nationaltheater Mannheim, am Staatstheater Kassel, bei den Héndel-Festspielen
Halle, bei den Innsbrucker Festwochen der Alten Musik, am Opernhaus Wuppertal und
in der Liederhalle Stuttgart.

Als Dirigent gilt Jorg Halubeks Interesse besonders der dramatischen Aktualitdt der
alten Stoffe. Daher ist es ihm ein Anliegen in die Zusammenarbeit mit Regisseuren
zu investieren und Flexibilitat fiir dramatisches Konzept mitzubringen. Die Werke aus
dem Geist ihrer Entstehung zu begreifen, bildet fiir ihn die Basis, die Freiheiten der
Alten Musik interpretatorisch fiir neue Lesarten auszuschopfen - musikalisch als auch
szenisch.

2021 veroffentlichte er mit Il Gusto Barocco Bachs Brandenburgische Konzerte (Berlin
Classics). Aufserdem erschienen erfolgreiche Einspielungen von Claudio Monteverdis
»Marienvesper” (SWR 2/cpo) 2020, Johann David Heinichens ,,Flavio“ (Ersteinspielung
SWR 2/cpo) 2019 und Giuseppe Antonio Brescianellos , Tisbe“ (SWR 2/cpo) 2015.

Jorg
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14. Mai 2022
Beginn: 19:30 Uhr
Markgrafliches
Opernhaus Bayreuth

136

© DKJT archiv

Musikalische Leitung: Michael Hofstetter
Kiinstlerische Betreuung: Martin Otava
Alceste: Anna Kasyan

Evandro: Aco Bisé¢evi¢

Admeto: Khanyiso Gwenxane

Ismene: Markéta Klaudova

Oracolo / un Banditore: Jan Hnyk

Gran Sacerdote / Apollo: Daniel Kfelir
Eumelo: Daniel Straka

Aspasia: Ivana Bystricka

Dramaturgie: Zbynék Brabec
Choreographie: Martin Sintak

Biihne: Petr Vitek

Licht: Daniel Tesar

Kosttime: Eva Jirikovska

Video: Lukas Masner

Chor, Ballett und Orchester des J.K. Tyl Theater Pilsen
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Alceste

(italienische Urfassung 1767)

Zum Programm

Sich selbst opfern fiir die grofe Liebe — dieses Thema steht im Zentrum von Christoph Willi-
bald Glucks Oper Alceste. Konigin Alceste gibt ihr Leben fiir ihren todkranken Mann Adme-
to. Doch der kann ohne seine Gattin nicht mehr gliicklich werden. So erscheint — als deus ex
machina - in letzter Minute Apollo, der Gott des Lichts und der Vernunft, um Admeto und
Alceste wieder zu vereinigen. In Koproduktion mit dem Theater Pilsen widmen sich die Gluck
Festspiele der Ur-Fassung in italienischer Sprache von 1776 - eine knappe, dramaturgisch
spannende Fassung mit monumentalen Chdéren, die dem Chor wieder eine Hauptrolle wie in
der griechischen Tragodie einraumt.

«Hier hat Gluck die Form der Opera seria, obwohl er mit ihr sehr erfolgreich war, verlassen
und erzdhlt den Text in grofSen dramatischen Szenen», erklart Michael Hofstetter. «Es geht
um die grofRen Seins-Themen des menschlichen Lebens. Gluck schafft mit seiner Alceste
mebhr als ein halbes Jahrhundert vor Beethoven eine durch ihre absoluten Emanzipation und
Entscheidungsstarke singuldre Figur, eine Heldin im Geiste einer Leonore. Wenn in der letzten
Szene — vor dem Erscheinen Apolls — Alceste und Admet an der unmdglichen Entscheidung
verzweifeln, wer fiir wen in den Tod geht um dem jeweils anderen das Leben zu retten, ist das
nichts anderes, als wenn in einem Hollywood-Epos wie Titanic, das Liebespaar an der Reling
des sinkenden Schiffes steht, im Rettungsboot aber nur noch ein Platz frei ist. Die grofRen
Gluck’schen Dramen behandeln Themen, die in ihrer Wirkméchtigkeit noch heute ihre volle
Kraft und Giiltigkeit besitzen.»
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sang an internationalen Hiusern wie dem Grand Théatre de Genéve, dem Royal

Opera House of Muscat, dem Maggio Musicale Fiorentino, der Royal Danish Opera
Copenhagen, den Salzburger Osterfestspielen und dem Ravenna Festival u.v.a. Sie arbeitet mit
namhaften Dirigenten wie M° Muti, Nagano, Abbado, Domingo, Carignani, Currentzis, Spinosi,
Curtis, Savall, Gelmetti, Hofstetter, Guidarini, Carella, Callegari zusammen. Sie arbeitete mit
Regisseuren wie Pizzi, Livermore, Himmelmann, Muti, Verdone, Scarpitta, Bélier-Garcia,
Mazzonis, Krief, Lyngbo und Roells.

ﬁ nna Kasyan ist eine der prominentesten Sopranistinnen ihrer Generation. Kasyan

Neben ihrer Tatigkeit auf der Opernbiihne gibt Kasyan regelmafig Liederabende auf der
ganzen Welt, u.a. in der Carnegie Hall, dem Bolschoi-Theater, der Scala, der Fldmischen Oper,
der Wilfrid-Pelletier Hall, dem Herkulessaal, dem Théatre de Chatelet, der Opéra de Québec,
dem Wiener Konzerthaus, der Opéra de Marseille, der Victoria Hall, Bozar und dem Chéteau de
Versailles.

Als raffinierte Mozart-Interpretin verkdrperte Kasyan mehrfach die Heldinnen seiner Opern.
Mit ihrer Rusalka begeisterte sie das romische Publikum und kehrt nun fiir die Rolle der
Susanna in der berlihmten Strehler-Produktion an das Teatro dell’Opera di Roma zuriick.
Zu ihren jlingsten Erfolgen zdhlen Fiordiligi am Teatro Petruzzelli di Bari, an der Opera de
Nice, am Royal Opera House Kopenhagen und am Festspielhaus Baden-Baden, Zerlina beim
Festival de Radio France und an den Opern von Toulon, Montpellier, Rouen und Metz, Despina
im Konzerthaus Dortmund, in Wien, beim MusikFest Bremen, am Michailowski-Theater St.
Petersburg und an der Novaya Opera in Moskau.

2013 nahm sie unter der Leitung Currentzis die Despina fiir Sony Classical auf. 2017 erschien
ihre erste eigene CD Recital - Shades of Love - Italian cantatas by Handel.

Anna

(Alceste)
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KHANYISO GWENXANE

hanyiso Gwenxane debutierte 2016 als Ferrando in Mozarts Cosi fan tutte an der

Koniglichen Oper Stockholm; 2017 als Nemorino in Donizettis Lelisir d’amore

beim New Generation Festival Florenz; 2018 als Mozarts Tito am Staatstheater
Braunschweig.

Am Musiktheater im Revier Gelsenkirchen reicht sein Repertoire von Monteverdis
L'Orfeo bis zu Rossinis Otello. Seine Laufbahn begann er 2016 im Jungen Ensemble der
Semperoper Dresden und kehrte 2022 als Gast zuriick.

Er musizierte mit Dirigenten wie Marek Janowski, Tomas Netopil, Andrés Orozco-
Estrada, Lawrence Renes, Omer Meir Wellber und wurde begleitet von Klangkorpern
wie Dresdner Philharmonie, Kungliga Hovkapellet Stockholm, Staatskapelle Dresden.

Gwenxane

(Admeto)
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ein Operndebiit gab er 2009 in der Rolle des Triquet in Tschaikowskys Eugen

Onegin am Mozarteum Salzburg. In seiner bisher anspruchsvollsten Rolle war

er als Orphée in der franzosischen Fassung von Glucks Orphée et Eurydice in
Innsbruck zu horen und erntete grofSen Beifall der Kritik. Er gastierte bereits an Hiausern
und Festivals in ganz Europa, darunter La Scala, Komische Oper Berlin, Trame Sonore
Mantua, Styriarte Graz, Salzburger Festspiele mit Dirigenten wie Vittorio Ghielmi,
Reinhard Goebel, Jordi Savall, Christopher Curney, Michael Hofstetter, Ingo Metzmacher,
Gérard Korsten, Theodor Guscelbauer u.a.

2014 begeisterte er Publikum und Presse in der Rolle des Mercure in Rameaus Castor et
Pollux an der Komischen Oper Berlin: “Tenor Aco Aleksander Bis¢evi¢ bewies enorme

stimmliche Beweglichkeit.” (www.musicalamerica.com).

Er ist ein gefragter Evangelist und gibt, der historischen Praxis folgend, Liederabende,
bei denen er sich selbst begleitet.

ACO

(Evandro)
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Daniel KfEHf (Gran Sacerdote / Apollo)

b

aniel Kfelif wurde in Pilsen geboren und studiert

derzeit am Konversatorium Pilsen Operngesang in
Prag und Wien. Neben einem bereits abgeschlossenen
Studium des Klassischen Gesangs, absolvierte er
Meisterkurse bei A. Carangelo, L. Eustis, N. Baxa u. a. Am
J.K. Tyl Theater in Pilsen trat er schon in zahlreichen
Auffiihrungen auf. So war er bereits als Dancairo
in Bizets ,Carmen“ und in der Rolle des Horacio in
Thomas‘ ,Hamlet“ zu sehen. Am Schlesischen Theater
in Opava spielte Daniel Kfelif Figaro in Mozarts ,Le
Nozze die Figaro“. AuRerdem hatte er bereits einige
Auftritte mit Orchestern und Choren im Ausland, wie
zum Beispiel in den USA, Kanada und Finnland. Sehr
erfolgreich nahm Kfelif bei zahlreichen internationalen

Gesangswettbewerben. So erzielte er beispielsweise den 1. Platz des Internationalen
Antonin Dvordks Gesangswettbewerbs.

]an HHYk (Oracolo / un Banditore)

an Hnyk wurde 1992 in Jilemnici, Tschechien,
]geboren und studierte am Prager Konservato-
rium bei Prof. Zbynék Brabec. Er ist regelmafiger
Gastkiinstler beim Nationalen Theater in Prag,
am J.K. Theater in Pilsen und am F.X. Salda-The-
ater in Liberec. Jan Hnyk war bereits u. a. in der
Rolle des Leporello in Mozarts Don Giovan-
ni, als Zunyga in Bizets Carmen, als Caspar in
Webers Freischiitz und als Figaro in Mozarts Le
Nozze die Figaro zu sehen. Er ist Preistrdger
des Internationalen Gesangswettbewerbs An-
im Jahr 2016 in
Karlsbad und des internationalen Wettbewerbs
Ad Honorem Mozart Im Jahr 2012 in Prag.

tonin-Dvorak-Wettbewerb
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Marketa Klaudova asmene)

Markéta Klaudova wurde in Briinn,
Tschechien, geboren und wuchs in einer
musikalischen Familie auf, wodurch sie schon
von frither Kindheit an Biihnenerfahrung
weit iiber die tschechiche Grenze hinaus
sammeln durfte. Sie studierte in Briinn und
Campobasso, Italien. Seit ihrem Masterstudium
arbeitet sie mit zahlreichen Orchestern und
Dirigenten (u.a. M. Minkowski und A. Liebreich)
zusammen. Seit sechs Jahren ist sie festes
Mitglied des tschechischen Barockensembles.
Dank erster Theatererfahrungen am Neuen
Operettenstudio Briinn tritt sie seit 2016 an
vielen tschechichen Theatern auf (u.a. ND in
Prag und DJKT in Pilsen). In dieser Saison wird
sie als Gretel in der Inszenierung von ,Die

KUNSTLER // 2022

©]Jana Suplerova Kovarova

verkaufte Braut® am Nationaltheater zu sehen sein. Fiir ihre Rolle der Grifin in der
Inszenierung von ,.Die Hochzeit des Figaro“ am Schlesischen Theater Opava wurde sie

fiir die Thalia Awards 2020 nominiert.

https://marketabohmova.com/
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Gluck & Freunde:
Kammermusik
von Gluck, Handel

und Vivaldi

Violine: Birgit Schnurpfeil, Henriette Auracher
Cembalo: Cornelia Osterwald

Zum Programm

Gluck hat neben Opern auch Kammermusik geschrieben. Diesen heute oft unbekan-
nten Werken spiiren die Solisten des Halle Festspielorchesters nach — in der priach-
tigen Grafschaftskirche Castell. Dazu gibt es Werke von Georg Friedrich Hindel und
Antonio Vivaldi.

15. Mai 2022
Beginn: 17.00 Uhr
Grafschaftskirche Castell
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it der Spielzeit 1994/95 wurde Birgit Schnurpfeil am Opernhaus Halle

engagiert, wo sie neben ihrer laufenden Verpflichtung in dem auf historischen

Instrumenten musizierenden Handel-Festspielorchester als Konzertmeisterin
beschiftigt ist.

Dariiber hinaus hat sie regelmifSig in verschiedenen Spezialensembles fiir Alte Musik,
wie der Berliner Barock Compagney und der Akademie fiir Alte Musik Berlin gearbeitet
und wirkt als Konzertmeisterin bei verschiedenen anderen Barockorchestern.

Sie arbeitet zudem als Coach fiir barocke und klassische Musik auf modernen
Instrumenten.

enriette Auracher wurde in Bietigheim geboren und erhielt ihren ersten

Geigenunterricht mit vier Jahren. Sie studierte an der Hochschule fiir

Musik in Trossingen Violine und sammelte wihrend ihres Studiums
erste Orchestererfahrung als Praktikantin und Aushilfe bei den Stuttgarter
Philharmonikern und der Siiddeutschen Philharmonie Konstanz. Seit Mai 2000 ist
sie Mitglied der Staatskapelle Halle. Dariliber hinaus konzertiert sie mit wechselnden
Kammermusikensembles im In- und Ausland.

ornelia Osterwald studierte Klavier, Cembalo und Hammerfliigel an der
Hochschule fiir Musik und Theater “Felix Mendelssohn-Bartholdy” in Leipzig bei
Prof. Helgeheide Schmidt und Prof. Christine Schornsheim.

Im Anschluss folgte ein Aufbaustudium fiir Alte Musik bei Prof. Ludger Rémy,
Hochschule fiir Musik “Carl Maria von Weber” in Dresden, sowie erneut bei Prof.
Christine Schornsheim in Leipzig.

Meisterkurse und Privatunterricht bei Walter-Heinz Bernstein, Gustav Leonhardt,
Andreas Staier, Menno van Delft trugen zu ihrer weiteren Profilierung bei.

Sie tritt wiederholt als Solistin und Continuospielerin u.a. beim ,Internationalen
Bachfest Leipzig®, bei den ,Handelfestspielen Halle/S.“, beim ,Sachsischen Mozartfest
Chemnitz*, dem ,MDR" sowie dem ,NDR" auf.

149



GLUCKFESTSPIELE // 2022

Hille Perl & Friends:
Ballads Within A Dream

© Photogen Harpstedt
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Gesang: Clare Wilkinson

Violine: Veronika Skuplik

Viola da Gamba: Hille Perl

Theorbe und Konzeption: Andreas Arend

Zum Programm

Musik ist fiir Hille Perl lebensnotwendig, das wichtigste Kommunikationsmittel, eindeutiger
und praziser als Sprache. Die Musik des 17. und des 18. Jahrhunderts sind ihre geistige Heimat,
aber manchmal entfiihrt die Musik sie auch weit weg davon — wie ihre CD «Born to be mild»
mit Werken fiir zwei E-Gamben und E- Gitarre (mit Lee Santana) beweist. In ihrem Programm
,Ballads Within A Dream®, das von “Elfen- und Eselstrdaumen” vor dem Hintergrund
einer (Mitt-)Sommernacht erzahlt, ldsst englische Folksongs und Balladen auf Lieder von
Henry Purcell, Lautenlieder und solistische Improvisationen fiir Theorbe sowie virtuose
Streichermusik von den britischen Inseln treffen.

15. Mai 2022
Beginn: 19:00 Uhr
St. Marthakirche Niirnberg

151



KUNSTLER // 2022

152

https://www.hillenet.net/

jpaysdrey uaSojoyd o



HILLE PERL

ille Perl spielt seit ihrem fiinften Lebensjahr Viola da Gamba. Fiir die

vielfach ausgezeichnete Gambistin ist Musik das vorrangige Medium der

zwischenmenschlichen Kommunikation. Praziser, unmissverstandlicher und
intensiver als Sprachen, von grofSerer emotionaler Signifikanz als andere Erfahrungen,
mit der Ausnahme von Liebe. Musik ist fiir sie eine Methode nicht nur die Vergangenheit
mit der Zukunft zu verbinden, sondern auch, sich widersprechende Aspekte menschlicher
Existenz miteinander zu vereinen.

Sie hat viele Enden des Planeten bereist und dort Konzerte gespielt, mit verschiedenen
Ensembles oder als Solistin und Duopartnerin des Lautenisten und Komponisten Lee
Santana, mit Michala Petri (Blockflote) oder Avi Avital (Mandoline). Die Musik des 17.
und das 18. Jahrhunderts sind ihre geistige Heimat, aber manchmal entfiihrt die Musik
sie auch weit weg davon, an Orte, von denen sie nicht einmal trdumte — wie ihre CD
»Born to be mild« mit Werken fiir zwei E-Gamben und E-Gitarre beweist.

Zahlreiche CDs ihres Schaffens sind bei SONY Classical erschienen, sowohl Solowerke
als auch mit ihren Ensembles Los Otros, Sirius Viols oder Age of Passions.
Wenn sie nicht auf Reisen ist, dann lebt sie in einem norddeutschen Bauernhaus, mit
ihrem Mann und einigen Gédnsen Hiihnern, Katzen, Hunden und Schafen.

Seit 2002 ist Hille Perl leidenschaftliche Professorin einer Gambenklasse an der
Hochschule fiir Kiinste in Bremen. Dort lehrt sie ihre Studierenden seither alles, was sie {iber
Musik, das Gambenspiel und die Kunst weifd und nicht eifersiichtig zu sein, wenn jemand
besser spielt als man selbst.

Perl
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Clare Wilkinson

© Stefan Schweiger

lare Wilkinson, beschrieben als ,einwand-

frei... herzlich... himmlisch® (Early Music
America), ,vollig betérend” (Guardian), macht
Musik mit Gruppen unterschiedlicher Art und
GrofSe - Laute, Barockorchester, Gambencon-
sort, Vokalconsort - und liebt sie alle.

Besonders fiir ihre Interpretationen der
Musik von Bach ist sie gefragt und geniefdt
eine internationale Karriere. Sie sang alle
umfangreichen Werke von Bach fiir Sir John
Eliot Gardiner, hat Monteverdi mit Andrew
Parrot aufgenommen und beide Bach’schen
Passionen mit dem Dunedin Consort.

Ebenso leidenschaftlich widmet sich Clare der
Consort Musik. Sie arbeitet regelmifSig mit dem

Lautenisten Jakob Heringman zusammen, dem Rose Consort of Viols und Fretwork
und pflegt dabei ein Repertoire von Byrd bis Tan Dun; mehrere Komponisten haben
fiir sie in dieser Besetzung geschrieben. Sie ist Mitglied des Vokalconsorts I Fagiolini.
Clare hat auch ihre eigene Gruppe, Courtiers of Grace.

Clare hat viele gefeierte CD’s aufgenommen, zuletzt: Bachs Magnificat mit dem
Dunedin Consort, Mynstrells with Straunge Sounds mit dem Rose Consort of Viols;
und Divine Madness, eine Erkundung der Melancholie bei Dowland und in arabischer
Sufi Literatur, mit Laute und Oud. Sie lebt mit ihrer Familie in Mechelen.
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Die international gefragte Geigerin spielt
vornehmlich in solistisch besetzten Ensembles
wie Concerto Palatino, Weser-Renaissance
Bremen,FBO Consort,imEnsemble’Arpeggiata,
bei la dolcezza, und mit ihrem Duopartner
Andreas Arend (Laute). UrgentMusic ist
ihr Ensemble, in dem sie mit von ihr hoch
geschitzten leidenschaftlichen Musiker*innen
zusammentrifft. Thre Diskografie umfasst ca.
100 CDs, darunter eine Solo-CD VIOLINO I
mit Osterreichischen Sonaten fiir unbegleitete
skordierte Violine um 1680. VIOLINO II -
catena bohemica wurde fiir die Longlist des
Deutschen Schallplattenpreises nominiert.

http://www.veronikaskuplik.de/
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Veronika Skuplik

© Wouter Jansen

Andreas Arend

© Ana Prada

https://www.andreasarend.com/

Andreas Arend ist Komponist und Lautenist.
In den letzten Jahren entwickelte er diverse
Programme und Konzepte, die historische
Elemente mit jetztzeitlichen verkniipfen.

Seine besondere Liebe gilt der Kammermusik.
Er spielt hdaufig im Duo mit Nils Monkemeyer
(Viola) und Veronika Skuplik (Barockvioline).
Ebenso fiihlt er sich in grofler besetzten
Ensembles zu Hause, etwa beim Freiburger
Barockorchester.

Es entstanden zahlreiche CDs mit seiner
Mitwirkung, zuletzt als eigenes Konzept
,Ballads within a dream® (2020, DHM), ein
komponiertes Set rund um alte englische
Folksongs fiir Stimme, Violine, Viola da Gamba

und Theorbe.
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Le Cinesi

(Chr. W. Gluck 1754)

Musikalische Leitung: Michael Form

Inszenierung und Choreografie: Annika Nitsch

Ausstattung: Linda Siegismund

Licht: Andreas Breu

Studierende der Gesangsklassen der Hochschule fiir Musik
Barockorchester unter der Leitung von Anne Réhrig und Wiebke Weidanz

Zum Programm

Die Azione teatrale in einem Akt ,,Le Cinesi“ (,Die Chinesinnen®) auf ein Libretto von Pietro
Metastasio schrieb Christoph Willibald Gluck aus Anlass der Einladung Maria Theresias
zu einem mehrtédtigen Fest auf dem Landgut Schloss Hof des Prinzen von Sachsen-
Hildburghausen. Die spielerisch-dsthetische Diskussion im Gewande einer Chinoiserie
vergleicht das Trauerspiel, die Pastorale und die komische Oper — und endet in einem
gemeinsamen Tanz der vier Protagonisten. Es spielt das Barockorchester der HfM Niirnberg
auf historischen Instrumenten.

20. Mai, 19.30 Uhr
21., Mai 12.30 Uhr
22. Mai, 16.00 Uhr
Barockorchester der Hochschule fiir Musik Niirnberg

157



KUNSTLER // 2022

ichael Form gilt als einer der facettenreichsten Musiker seiner Generation.

Er macht seit vielen Jahren eine erfolgreiche Doppelkarriere als

Instrumentalvirtuose und Dirigent. Als Blockflotist ganz der Alten Musik
verpflichtet, bewegt er sich als Dirigent souverdn zwischen den Epochen. Seit 2004 leitet
er namhafte Barock- und moderne Sinfonieorchester sowie professionelle Chore in ganz
Europa, Lateinamerika und Neuseeland wie das Folkwang Kammerorchester Essen,
die Deutschen Hindelsolisten, das Wiirttembergische Kammerorchester Heilbronn,
die Badische Staatskapelle Karlsruhe und die Niedersidchsische Staatsphilharmonie
Hannover. An renommierten Theatern hat er mittlerweile {iber 160 Opernauffiihrungen
dirigiert.
Sein Debut als Operndirigent leitete 2004 eine konzertante Auffiihrung von Jean-Philippe
Rameaus «Les Indes Galantes» in Lausanne ein. 2007 dirigierte er die amerikanische
Urauffiihrung der kurz zuvor wiederentdeckten Oper ,Motezuma“ von Antonio Vivaldi
im Teatro de la Ciudad in Mexiko-Stadt. 2012 gab Michael Form sein Debut bei den
renommierten Internationalen Héndel-Festspielen Karlsruhe. Die Neuproduktion der
Oper «Alessando» wurde einhellig von der Presse und vom Publikum gefeiert und im
Folgejahr wiederaufgenommen sowie als Live-Mitschnitt bei Pan Classics veroffentlicht.

Mit besonderer Hingabe widmet sich Michael Form der Orchesterziehung. Fiir sein
Engagement mit dem Barockorchester Simén Bolivar aus Venezuela wurde er von der
Katholischen Universitdt Caracas zum internationalen Botschafter des Dialogs und des
Friedens ernannt.

Seit 2020 ist Michael Form Chefdirigent der Orquesta Humboldt, einem Sinfonieorchester
mit Sitz in Madrid, das hauptsachlich aus jungen venezolanischen Emigranten besteht.

Michael
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ANNIKA NITSCH

nnika Nitsch wurde in Rostock geboren und studierte Musikwissenschaft,
Altere und Neuere Literaturwissenschaft und Sprachwissenschaft an der Ernst-
Moritz-Arndt-Universitidt Greifswald.

Nach Hospitanzen bei Calixto Bieito und Jasmina Hadziahmetovic an der Komischen
Oper Berlin war sie von 2010 bis 2011 als Regieassistentin am Volkstheater Rostock und
im Anschluss bis 2014 am Theater Augsburg engagiert. Dort assistierte sie Regisseuren
wie Thilo Rheinhardt, Thorleifur Orn Arnasson, Yona Kim, Peter Konwitschny, Aron Stiehl
und Jan Philipp Gloger und inszenierte und choreographierte die Musicalproduktionen
»Swinging St. Pauli®, ,Pinkelstadt“ und ,,Spring Awakening“ im Hoffmannkeller und der
Brechtbiihne am Theater Augsburg.

Seit der Spielzeit 2014/2015 ist Annika Nitsch Regieassistentin fiir Musiktheater
am Staatstheater Niirnberg und arbeitete hier bisher mit Regisseuren wie Laura
Scozzi, Tilman Knabe, Peter Konwitschny, Lorenzo Fioroni, Andreas Baesler, Georg
Schmiedleitner und Thomas Enzinger zusammen. Am Staatstheater Niirnberg
inszenierte und choreographierte Annika Nitsch die Oper ,Anoia“ in der Bluebox, sie
choreographierte fiir die Produktion ,,Die lustige Witwe“ (Regie: Thomas Enzinger) und
brachte die Oper ,IQ" in der 3. Etage zur Auffithrung. Bei ,The Rape of Lucretia“ fiihrte

Nitsch

°sie neben Jens-Daniel Herzog die Co-Regie. 2018 fiihrte sie Regie bei der Urauffiihrung
der Oper ,Moses‘ Entscheidung® bei den Opernfestspielen in Heidenheim und in der
Spielzeit 20/21 inszenierte sie am Mainfranken Theater Wiirzburg die Kabarettoper
»Rufen Sie Herrn Plim!“. Im September 2021 fiihrte sie bei der Oper ,Drei miese fiese
Kerle® in Semper 2 in Dresden Regie. Im Oktober 2021 folgte eine Inszenierung von
»WeifSe Rose“ von Udo Zimmermann am Staatstheater Niirnberg.
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Lizzy Aumeier und die
WeifSen Lilien:
,Mein Nachbar Willy"

Pianodirektion: Alice Graf Flote: Gaby Athmann
Violine: Swetlana Klimowa Kontrabass: Lizzy Aumeier
Cello: Irene von Fritsch  Andreas Stock als Willibald Gluck

Regie und Texte: Lizzy Aumeier

Zum Programm

Die Kabarettistin und Kontrabassistin Lizzy Aumeier hat speziell fiir die Gluck-Festspiele ihr
Programm «Mein Nachbar Willy» gestaltet. Mit handfestem musikalischem Mutterwitz und
einem vergniiglichen Sittengemalde der Oberpfalz im 18. Jahrhundert. Familidr und intim
geht es zu, denn auch Lizzys 84-jahrige Mutter ist an der Zither mit dabei.

29. April 2022 | Beginn: 20:00 Uhr | Kur und Kongress Center Bad Windsheim
4. Mai 2022 | Beginn: 19:30 Uhr | Comddie Fiirth

6. Mai 2022 | Beginn: 20:00 Uhr | Hofgartentheater Aschaffenburg

7. Mai 2022 | Beginn: 20:00 Uhr | Kulturfabrik Roth

8. Mai 2022 | Beginn: 17:00 Uhr | Kulturhalle Berching

14. Mai 2022 | Beginn: 20:15 Uhr | Bockshorn Wiirzburg
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LIZZY AUMEIER

Aumeler

https://www.lizzy-aumeier.de/

Wahrend ihres Studiums bei Nikola Filipov erhielt Lizzy Aumeier ein Stipendium des
Bayerischen Rundfunks. Spdter examinierte sie als erste Frau am Meistersinger-
Konservatorium

Niirnberg im Fach Kontrabass — und das mit der Note ,,sehr gut®.

AnschliefSend Jazzstudium.

Heute: freischaffende Kontrabassistin. Griinderin und Mitglied verschiedener
Ensembles:

LilienweifS (Bayerns einziges Damen-Salonorchester), jetzt ,Lizzy und die weifSen
Lilien®, Ensemble

Klangkonzerte Ensemble Variable

Duo-Produktionen:

,Bubble Bass“ (mittlerweile in Erweitung mit Michael Well, Tuba, von der Bierm6osl
Blosn)

Duo mit Heinrich J. Hartl

Zahlreiche Konzerte und Rundfunkaufnahmen

u.a. mit: Lilo Kraus (Harfe), Peter Thalheimer (Cello) und dem Komponisten Heinrich J.
Hartl

Solokonzerte u.a. mit den Niirnberger Symphonikern, der Jungen Erlanger Philharmonie.
Regelmifige Auftritte mit Gerhard Polt.

Gast bei den Niirnberger, Hofer und Regensburger Symphonikern.

Fernsehauftritte bei BR, ARD, ZDF, 3sat

1994: Kulturforderpreis der Stadt Niirnberg
1995: Erste Solo-CD

2012 Bayerischer Kabarettpreis

2022: Bayerischer Verdienstorden
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Svetlana Klimova

Studium an der Musikhochschule Moskau.
Ab 1986 Konzertmeisterin der Moskauer Symphoniker.

Solistinnenauftritte in Europa, Stidamerika und Asien.

Baronesse Irene von Fritsch

Musikhochschuldiplome in Wiirzburg und Mannheim, Masterclass bei

William Pleeth, London.

Gast bei Miinchner Symphoniker, Niirnberger Symphoniker, Heidelberger Symphoniker,
Coburger Landesorchester.

Lehrerin fiir Cello an der Musikschule in Fiirth.

Alice Graf

Studium fiir das Konzertfach Orgel an der Hochschule fiir Musik Wiirzburg bei Prof.
Giinther Kaunzinger und Klavier bei Elena Privano.

2003 Stipendiatin der Bachwoche in Ansbach, sowie des Orgelmeisterkurses 2004 mit
Jean Guillou in Ziirich.

2005 Diplomabschluss mit Auszeichnung aufbauendes Studium in der Meisterklasse von
Prof. Kaunzinger, welches sie im Sommer 2007 mit grofSem Erfolg abgeschlossen hat.
Neben Konzerten als Solistin und Kammermusikpartnerin unterrichtet sie an der
Fiirther Musikschule.

Gaby Athmann

Studium am Meistersingerkonservatorium Niirnberg.

Kulturforderpreis der Stadt Fiirth.

Ist mit Leib und Seele Lehrkraft an der Musikschule Fiirth und bringt dort ihren
Schiilern die Flotentone bei.

Die WeifSen



DIE WEIBEN LILIEN

© Regina Weidinger

Lilien
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Unter dem Dach der Gluck Festspiele
wird in Berching auch dieses Jahr
vom Freundeskreis Christoph Willibald
Gluck e.V. die inzwischen traditionelle
Landpartie prisentiert — eine
musikalische Wanderung auf den Spuren

des grofSen Opernkomponisten
Chr. W. Gluck.

FESTSPIELE // JULI 2022
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,JLombra dell’amore
- Orfeo ed Euridice”

ach dem groffen Publikumserfolg von ,L’ombra dell’amore® wiahrend der

Gluckfestspiele 2019 wird dieses wohl bekannteste Opernjuwel von Christoph

Willibald Gluck am 30. und 31. Juli 2022 erstmals innerhalb der Tore seiner
Geburtsstadt Berching zu erleben sein.

Die Landpartie, organisiert und initiiert vom Freundeskreis Christoph Willibald Gluck
eV, ist ein Opernformat, bei dem das Publikum Opern an sich stdndig wechselnden
Spielstitten erleben kann.

Die Hohen und Tiefen einer schicksalshaften Liebe entdeckt der Zuschauer in den engen
historischen Héuserschluchten Berchings fiir sich immer wieder neu. Eine spannende
und zeitgemaifSe Begegnung mit einem der &dltesten und beliebtesten Opernstoffe.

Die musikalischen Qualititen dieses Geniestreiches sind unbestritten und zeitlos.
Aber gibt es denn iiberhaupt noch etwas Neues in diesem antiken Seelendrama aus der
griechischen Mythologie zu entdecken, das Orpheus, den einzigartigen Sangeskonig
und ,King of Leier, auf der Suche nach seiner verstorbenen Eurydike in die Unterwelt
begleitet?

Unter der Verwendung der Ch. W. Gluck bekannten vier Sprachen, - Italienisch, Deutsch,
Englisch und Franzosisch, beriicksichtigt man nicht nur die verschiedenen Fassungen
dieser Oper, sondern ldsst erstmals durch eine Synthese dieser eine wahrhaft
europdische Oper entstehen, die dem Geist Glucks und Orpheus am nachsten kommt.
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.LOMBRA DELLAMORE - ORFEO ED EURIDICE”"

Solisten:

Orfeo: Florian Neubauer
Euridice: Anna Oswald

Amor: Gertrud Demmler-Schwab
11 Conte: Marc Vogel

Orchester: Heymo Hirschmann (Klarinette, Saxophon), David Stiitzel (Singende Sage),
Michel Watzinger (Hackbrett), Irene Urbach (Akkordeon)

Musikalische Bearbeitung und Leitung: Franz Killer
Regie: Franz Killer und Florian Reichart

Kostlime: Daniel Kroh

Dramaturgie: Florian Reichart

Premiere: Samstag, 30. Juli 16 bis 20 Uhr; 31.Juli 11 bis 15 Uhr
Weitere Auffiihrung: Sonntag, 31. Juli 2022, 11:00 bis ca. 15:00 Uhr
Spielorte: Berching, OpenAir

Treffpunkt: Berching, Treffpunkt am Museum

»Opera Is Everywhere lautet das Motto der Pocket Opera Company,
kurz POC, und Recht haben sie! Oper kann man iiberall horen und auch
iiberall spielen. So auch im Wald auf Wanderwegen. Geschehen am 13.
und 14.07.2019 in und um Berching. Dort wurde “L’ombra dell’amore —
Orfeo ed Euridice” zum Besten gegeben, eine Produktion der Pocket Opera
Company prdsentiert vom Freundeskreis Christoph Willibald Gluck e.V.
— eine Veranstaltung, fiir die alle Beteiligten mehr als nur ihr Herzblut
gegeben hatten, um den wanderwilligen Besuchern eine wundervolle Zeit
und ein Erlebnis der Sonderklasse garantieren zu konnen.“

Kulturaspekte 17.07.2019
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BENEFIZKONZERT OKTOBER

Benifizkonzert

Im Geiste des Humanismus, fiir den Christoph Willibald Gluck epochemachend steht,
veranstalten die Gluck Festspiele eine Reihe von Benefizkonzerten mit dem Bayerischen
Arzteorchester und dem Deutschen Arztechor.

Musikalische Leitung: Michael Hofstetter
Solisten: Julia Kirchner, Vero Miller, Ludwig Obst

Zum Programm

Christoph Willibald Gluck: De profundis clamavi
Felix Mendelssohn-Bartholdy: 2. Symphonie in B-Dur "Lobgesang”, op. 52

1. Oktober 2022 | Beginn: 19:00 Uhr | Kloster Plankstetten
2. Oktober 2022 | Beginn: 17:00 Uhr | Stiftsbasilika Waldsassen

3. Oktober 2022 | Beginn: 16:00 Uhr | Gustav-Adolf-Gedachtniskirche
Niirnberg
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~ Bayerisches
Arzteorchester

as 1967/68 vom Erstsemester Reinhard Steinberg gegriindete ,,Orchester Miinchner

Medizinstudenten® fand bald so groffe Resonanz, dass es als ,Bayerisches
Arzteorchester” eine viel beachtete Weiterentwicklung zu einem der besten nicht
professionellen Orchester durchlief, abzulesen an anspruchsvollen Programmen
mit Werken der Klassik bis zur Moderne mit dem Schwerpunkt auf Romantik und
Spatromantik. Bedeutende Solisten begleiteten den Weg des Orchesters, das jedes Jahr
ein bis zwei Programme in drei bayerischen Stddten realisiert.

In Schloss Craheim in Unterfranken, dem traditionellen Treffpunkt des Orchesters,
treffen sich Mediziner*innen aller Fachrichtungen und Altersgruppen, von Studierenden
bis zu alteingesessenen Griindungsmitgliedern, alljdhrlich zu einer intensiven
Probenwoche. Die Atmosphaére dieses Ortes, die gemeinsam erlebte Freude an der Musik
und die gegenseitige Vertrautheit der Mitspieler resultieren in ungetriibter Begeisterung
und tiefem Musikerleben, die sich unmittelbar auf die Horer {ibertragen.
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Deutscher
Arztechor

D er Deutsche Arztechor wurde von Dr. med. Matthias Wagner gegriindet, um grofRe
Chor- und Orchesterliteratur wie Oratorien musizieren zu konnen.

Der Chor besteht aus einem lockeren Zusammenschluss von mittlerweile mehr als 500
sangesbegeisterten und sangeserfahrenen Arztinnen und Arzten unterschiedlichster
Fachrichtungen sowie Angehorigen weiterer medizinischer und medizinverwandter
Tatigkeitsfelder aus allen Teilen Deutschlands.

Beim Deutschen Arztechor steht stets ein wohltdtiger Zweck im Vordergrund. Die
Auftritte erfolgen im Rahmen von Benefizkonzerten. So verbinden die Sdangerinnen
und Sanger ihre Freude an der Musik mit der arztlichen Grundhaltung, sich Menschen
in sozialer oder krankheitsbedingter Not zuzuwenden. Um einen moglichst hohen
Benefizerlos zu erzielen, tragen alle Musizierende ihre Reise- und Aufenthaltskosten
sowie die Seminargebtiihren selbst. Zusatzlich werden Medizinstudierende ohne eigene
Einkiinfte von den Mitgliedern des Deutschen Arztechores bei den Teilnahmegebiihren
unterstiitzt.

R
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Internationale Gluck-Festspiele gGmbH

Intendant und Geschéftsfiihrer: Prof. Michael Hofstetter
Burgschmietstrafie 2-4 90419 Niirnberg
www.gluck-festspiele.de

info@gluck-festspiele.de

Telefon: 0911 994 799 66
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Prof. Michael Hofstetter, Lea Niehaus
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Prof. Michael Hofstetter, Lea Niehaus, Barbara Angerer-Winterstetter, Larissa Gruber
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GESTALTUNG UND DESIGN
Allun Turner
www.allunturner.com

allunturner@gmail.com

COVERGESTALTUNG

Stefanie Fugmann, nandodesign GmbH

DRUCK
FLYERALARM GmbH
Redaktionsschluss: 30. Marz 2022

Besetzungs- und Programmaénderungen vorbehalten

176



Die Gluck Festspiele danken ihren Unterstiitzern, Forderern und Partnern

Bayerisches Staatsministerium
fur Wissenschaft und Kunst

IMMOBILIEN GMBH & CO. KG

WASTE WATER Solutions

/m;cropolregion nurnberg

KOMMEN. STAUNEN. BLEIBEN.

MEDIENPARTNER B{

KLASSIK

Stiftung

NURNBERGER
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