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Schneller und heller
Helmuth Rilling dirigiert Bachs Weihnachtsoratorium

Von Markus Dippold

Stuttgart – Was macht ein Musiker
neu, wenn er ein Werk aufführt, das
ihn seine ganze Karriere lang beglei-
tet hat? Diese Frage kann man sich
stellen, wenn es – wieder einmal –
heißt: Helmuth rilling dirigiert das
Weihnachtsoratorium. Im Schnitt
kommt Johann Sebastian Bachs
Werk alle zwei Jahre aufs Programm
der Abokonzerte der Stuttgarter
Bachakademie. Diesmal allerdings
hatte es eine etwas andere Bewandt-
nis mit dem bewährten Erfolgspro-
gramm: Im Stuttgarter Beethoven-
saal erklangen nur die ersten drei
Kantaten – die eigentliche Weih-
nachtsgeschichte –, ergänzt mit Wer-
ken von Heinrich Schütz und Arnold
Schönberg. und rilling selbst fir-
mierte als Einspringer, denn der ur-
sprünglich vorgesehene Dirigent
Alexander liebreich hatte krank-
heitsbedingt abgesagt.
So stellte sich eben doch jene Frage,
was rilling, der mittlerweile 78-jäh-
rige musikalische leiter der Bach-
akademie, anders oder gleich macht.
Für ihn gilt, dass seine Interpretation
über die Jahre hinweg immer schnel-
ler geworden ist, während gleichzei-
tig sein Klangbild heller, transparen-
ter ist, ohne endgültig auf die Spur
der historischen Aufführungspraxis
einzuschwenken.

Sportives Jauchzen und Frohlocken
Vor allem in den eröffnenden Chö-
ren trieb rilling seine Gächinger
Kantorei und das technisch sehr prä-
zise Bach-Collegium zu einer zügi-
gen, fast schon sportiven lesart an,
die dem Jauchzen und Frohlocken
gut zu Gesicht stand. Geradezu tän-
zerisch kam der einleitende Chor-
satz daher, die virtuos figurierten li-
nien der Streicher und Holzbläser zo-
gen rasant vorbei, die drei trompe-
ter setzten leuchtende Klangkronen,
ohne sich in den Vordergrund zu
drängen. Ähnliches gilt für „Herr-
scher des Himmels“ am Anfang der
dritten Kantate, dessen Wiederho-
lung am Ende rilling aber deutlich
zu schnell anschlug und damit seine
Sängerinnen und Sänger unnötig in
Bedrängnis brachte.
Die hatten bis dato eine tadellose
leistung abgeliefert. Die zuletzt

deutlich verjüngte Gächinger Kan-
torei überzeugte durch einen recht
homogenen, fast schlackenlosen
Klang und prägnante textgestaltung.
Im starken Kontrast zu den virtuo-
sen Nummern stand rillings verin-
nerlichende Deutung der Choräle,
bei denen auch mal einzelne, für die
Aussage wichtige Worte deutlich ab-
gesetzt wurden.
Solche Qualitäten vermisste man bis-
weilen bei den drei „Fremdwerken“
des Abends. Am Ende der zweiten
Kantate wurden Schönbergs große
und extrem anspruchsvolle A-cap-
pella-Komposition „Friede auf Er-
den“ sowie zwei Motetten von Hein-
rich Schütz eingeschoben. letztere
wirkten zu zurückhaltend, man ver-
misste die Durchgestaltung dieser
rhetorisch konzipierten Musik, wäh-
rend Schönbergs Chorsatz von den
Gächingern mit traumwandlerischer
Sicherheit und klangschönen Höhen-
lagen gesungen wurde.

Solistenmit stimmlichen Grenzen
Diese Klangschönheit hätte man
auch gerne bei den vier Vokalsolis-
ten gehört. Bernhard Berchtolds te-
nor jedoch ist mittlerweile zu groß
geworden für die Evangelisten-Par-
tie. Weil der Sänger seine Stimme in
dieser eloquenten Partie merklich
zügeln musste, ging ihm der Fokus
verloren, und sein timbre wirkte da-
durch teilweise unangenehm ge-
quetscht, was er aber durch eine in-
telligente und vielschichtige Inter-
pretation wieder wettmachte. und
die heikle, koloraturlastige Arie
„Frohe Hirten“ muss man erst ein-
mal in diesem schnellen tempo so
präzise singen können!
Der Bassist Detlef roth mühte sich
mit den hohen tönen seiner ersten
Arie „Großer Herr“ ab und entwi-
ckelte erst nach der Pause mehr Sou-
veränität, auch wenn er und die So-
pranistin Sunhae Im im Duett „Herr,
dein Mitleid“ nie zueinander fanden.
Die quecksilbrige Soubrettenstimme
der Koreanerin und das spröde Or-
gan roths passten einfach nicht zu-
sammen. Ein totalausfall war die Al-
tistin Kismara Pessatti, deren Stim-
me deutliche technische Mängel und
Abnutzungserscheinungen zeigte
und die in ihren Arien kaum zu dif-
ferenzierter Gestaltung fand.

Das Nichts ist der wahre luxus
Uraufführung von Jan Neumanns „Frey!“ in der Spielstätte Nord des Stuttgarter Staatsschauspiels

Von Martin Mezger

Stuttgart – Sauteuer sind sie, die
Schweigekurse in der Schweiz. 800
Franken am tag dafür, dass man die
Klappe hält. Noch teuerer wird‘s,
wenn man den Mund nicht mal zum
Essen aufmacht. „Mit Fasten kostet
es doppelt so viel“, sagt eine der Glit-
tertravestie-Society-tussen, die sich
auf dem Deck des Kreuzfahrtschiffs
wortreich angähnen. Ihre gemeinsa-
me Sehnsucht ist: das Nichts. Bloß
keine Animateure, bloß kein unter-
haltungsprogramm, erst recht keinen
themenabend. Am liebsten: nichts.
Aber das hat seinen Preis. Wasser,
das nach nichts schmeckt, reisezie-
le im nichtigen Nirgendwo – alles so
hochpreisig wie jener Verzicht auf
Mahlzeiten, der doppelt so teuer
kommt wie diese selbst. In der Sphä-
re von Überfluss und Überdruss ver-
kehrt sich eben das Verhältnis von
Ware und Wert. Weniger kostet
mehr, Weglassen ist teuer, das Nichts
ist exorbitant, das Nichts ist der wah-
re (und die Ware) luxus.

In Normalitäts- und Traumzonen
Der Quasselstrippen silbriges reden,
das ihr güldenes Schweigen umzin-
gelt, ist eine hübsche und gelunge-
ne, den aktuellen Stand von Konsum
und Kritik anzeigende Episode in Jan
Neumanns neuer Stückentwicklung
„Frey!“ – uraufgeführt in der Spiel-
stätte Nord des Stuttgarter Staats-
schauspiels und somit jüngstes Ex-
empel jener assoziativen, gemeinsam
mit dem Ensemble erarbeiteten Sze-
narien, die von Neumann in Schrift-
und Inszenierungsform gebracht und
als sein Markenzeichen gehandelt
werden. Eifrig beglückt er damit die
deutsche theaterszene (Ende Januar
mit „Königs Moment“ übrigens auch
die Esslinger landesbühne), und weil
Neumann ein durchaus magisches
Händchen für szenisches Spiel eig-
net, ist sein neo-absurdes theater mit
seinen neo-existenzialistischen Er-
kundungen in gesellschaftlichen Nor-
malitäts- und traumzonen oftmals
ein tatsächliches, gegenwartstriftiges
Glück für die Szene.
In „Frey!“ ist dieses Glück freilich
nicht ungeteilt. Es geht – das Ausru-
fezeichen zeigt‘s an – um Freiheit.
Die Freiheit, die Neumann meint,

vollzieht sich in der Negation. Ja,
ganz ernsthaft: Die Freiheit ist das
Nichts, denn alles andere schränkte
sie ein. Klingt tief und ist: banal. und
damit das Problem der theatralischen
Hymne ans Nichts, die sich auf einen
philosophaselnden thesenklamauk
gründet, der leichtes ironisches Spiel
in bleierne und doch banale tiefe
versenkt – auf Kosten von Qualität
und Originalität mancher Episoden.
Was Neumann noch so komödian-
tisch tarnt, enttarnt sich als thesen-
Ernstfall, an dem das Stück hängt wie
der Stoffbaldachin von Matthias
Werners Bühnenbild an jenen Sand-
säcken, die assoziationsreich die Sze-
nerie prägen: als tropfsteine in ei-
ner platonischen Höhle, als Sanduh-
ren, die kreiselnd ihren Inhalt wie
die rieselnde Zeit zerstreuen, oder
eben als gefüllte Kondome, hat doch
Sex stets auch etwas mit Freiheit
(oder ihrem Gegenteil) zu tun.
Zur theatralischen Demonstration
des nichts-nutzigen Freiheitsstrebens
verwendet Neumann einen Zwei-
Komponenten-Kleber. Den einen
Klebstoff liefert Martin Heidegger,
der Philosoph, der Sein mit y schreibt
(„Seyn“), um die Differenz vom
wahren und eigentlichen zum ver-
fallenen und scheinhaften Sein ins
Schriftbild zu bannen. Selbstredend
ist es bei Neumann dieses sprachli-
che y-Chromosom, das frei zu „frey“
mutieren lässt. Die andere Kompo-
nente stammt von udo Jürgens, näm-

lich seinem Song „Ich war noch nie-
mals in New York“, der Gedanken-
flucht eines aus seinem Alltag in die
aufregende Metropole ausbüxenden
Durchschnittsmenschen.
Wird das Heidegger-Deutsch in
„Frey!“ mehr oder weniger wort-
witzig durchgeraspelt und trash-mä-
ßig gar als Folie für etwas bemühte
lautspielereien im Stil der rap-Poe-
try herangezogen, stiftet der Schla-
ger-Eskapismus unausgesprochen die
Handlung: Den durchschnittlich gut
situierten Versicherungsangestellten
Friedemann Frey, einen Mann, der
mit Welt und Familie und Kollegen
seinen Frieden geschlossen hat, ge-
lüstet es nach der großen Freyheit,
nach den weiten räumen seiner wie-
dergefundenen Kinderphantasie, die
leblosen Dingen eine Seele (und
Neumanns Inszenierungen possier-
liche Kindertheater-Pantomime) zu-
gesteht. unversehens bricht Frey auf
– auch dies, so wird sich herausstel-
len, ein Flimmertraum am Bild-
schirm-Arbeitsplatz. Er gelangt zu
einem Einsiedler, der seit dem Krebs-
tod seiner Frau in Bergeshöh‘n sein
Dasein fristet, er trifft die Damen auf
dem Kreuzfahrt-Deck, und er kommt
nach New York in eine rocker-trup-
pe, deren Häuptling aus der DDr
stammt, sich im Knast leider das Den-
ken beigebracht und als Biker erfolg-
reich wieder abgewöhnt hat. Zugu-
terletzt empfiehlt ihm eine rezeptio-
nistin im Hotel in las Vegas den Su-

izid als Weg zur Sonne, zur Freyheit,
doch da lässt Frey seinen traum lie-
ber enden.
Was sich in der Papierform nach ei-
nigermaßen krude zusammenfabu-
lierter Hirnkasperei anhört, macht
der theaterzauberer Neumann in
den besseren, da poetischen Momen-
ten zu einem immerhin sehenswer-
ten Variationenspiel über das the-
ma: Fünf Darsteller suchen einen un-
sinn. Vielfach rollenwechselnd
schlüpfen die Akteure in Figuren, die
allesamt im lockenden Nichts Erlö-
sung vom Sinn, von lastenden Grün-
den und Begründungen ersehnen –
und wenn die Grundlosigkeit ein Ab-
grund wär‘: Die abgründigste der
Episoden ist vielleicht die gelungens-
te – jene Szene einer von Sebastian
röhrle grandios travestierten Frau,
die sich zur sexuellen Beziehung mit
ihrem Vater bekennt, die gegen die
Etikettierung als Missbrauchsopfer
rebelliert, die sich in der gesell-
schaftsabgewandten Finsternis des
Sexus ergeht wie jene Kunden einer
schwäbelnden Domina, von der sie
erzählt. Das balanciert heikel auf ei-
nem gefährlichen Grat zwischen Pa-
rodie und ernster Befindlichkeit, das
rührt an rest-tabus, das birgt ein
Moment an schwarzer Poesie des
Verfemten.

Der Rest ist Nachdenken
Dagegen wirkt der rocker-Boss auf
ehemaligem Heidegger-trip (Matthi-
as Kelle) eher wie Studentenkaba-
rett mit im Klamauk-Dienst ergrau-
tem Bart. Überzeugender gibt Gab-
riele Hintermaier den kleinen Herrn
Friedemann, Silja Bächli ist unter an-
derem die Selbstmord-Fee unter grau
melierter Perücke, Jens Winterstein
der monolithisch ragende Einsiedler,
dessen Erzählung die tiere zuhören
wie einst dem mythischen Orpheus.
Am Ende landet der Heimkehrer
Frey nicht im Nichts, dessen Namen
er sinnigerweise in den Sand ge-
schrieben hatte (kann man das nich-
tigste aller Worte poetischer darstel-
len?), sondern: beim Nachdenken.
Ein ironischer Kreis hat sich geschlos-
sen, die Perspektive bleibt: offen.

Die nächsten Vorstellungen: 21. bis
23., 25., 28. und 30. Dezember sowie
ab 7. Januar.

Zurück ins leben
„Smiling Doors“ an der Jungen Oper Stuttgart: ein Musiktheaterprojekt mit an Krebs erkrankten und gesunden Jugendlichen

Von Verena Großkreutz

Stuttgart – Stille, viel Stille wird hör-
bar in „Smiling doors“, einem nach-
denklichen Musiktheaterprojekt, das
die Junge Oper der Staatsoper Stutt-
gart jetzt mit Jugendlichen erarbei-
tet hat. Die meisten von ihnen ha-
ben einen persönlichen Bezug zur
Krebskrankheit. Einige sind gesund,
andere haben den Krebs besiegt oder
sind noch in Behandlung, andere ha-
ben Bruder oder Schwester durch die
Krankheit verloren.
Geprobt wurde in den Ferien in der
leitung der Junge-Oper-Chefin Bar-
bara tacchini und ihrer Freiburger
Kollegen vom Jugendkulturpro-
gramm „Element 3“ – der Sozialpä-
dagogin Margarethe Mehring-Fuchs
und dem Musiker ro Kuijpers. Im
Stuttgarter Kammertheater heraus-
gekommen ist dabei eine Art Ge-
fühlsrevue aus vielen kleinen Sze-
nen, die durch meist ruhige Musik-
einlagen verbunden werden. Zusam-
menhang schafft auch eine kleine ge-
heimnisvolle Botin aus einer ande-
ren Welt, die zwischen den Episoden
auf einem Kinderfahrrad ihre run-
den dreht: „Nächster Halt: Himmel!
Ausstieg in Fahrtrichtung links.“

Emotional starke Bilder
Viele themen werden angeschnitten:
tod und trauer, das leben nach dem
tod, aber auch lebensfreude und
Hoffnung. roter Faden ist die Ge-
schichte eines Mädchens, das seine
Schwester an den Krebs verloren hat.
Sie versucht nun, mit ihrer trauer
zu leben und mit ihren eigenen
Schuldgefühlen zurechtzukommen,
wird immer wieder von ihren Erin-
nerungen an die geliebte Schwester
eingeholt, träumt sie sich zurück ins
leben. In emotional starke Bilder
wird ihre Einsamkeit übersetzt, et-
wa wenn die Schulclique sie orkan-
artig mit guter laune überfällt, ihr
Zimmer in Beschlag nimmt, sie er-
folglos aus ihrer trauer herausholen
will. Oder wenn ein Sprechchor ge-
betsmühlenartig hohle Phrasen wie

„du musst positiv denken“, „wenn
du denkst es geht nicht mehr, kommt
irgendwo ein lichtlein her“ oder
„die Zeit heilt alle Wunden“ skan-
diert und dabei immer aufdringlicher
wird. Oder sie ihren Freund immer
wieder abweist, der sich mit Ver-
ständnis um sie bemüht und sie am
Ende auch wieder erreicht.
Die texte haben die Jugendlichen
selbst geschrieben, und auf viele
künstlerische Fragen Antworten ge-
funden. Wie etwa kann man den tod
darstellen? Drei Jugendliche er-
freuen sich des lebens, da öffnet sich
eine türe – Zentrum des spartani-
schen Bühnenbilds von Katja Gehr-
ke – und ein Kind lockt „Komm,
komm!“ Ein Mädchen aus der Grup-
pe folgt der Aufforderung, dann ein
zweites. Der Junge schreit, „nein,
geh‘ nicht“. Die türe schließt sich.
Er bleibt alleine zurück.
Die Kerngeschichte wird ergänzt
durch Assoziatives: durch einen tanz

der Marionetten, die am Ende in sich
zusammenfallen, oder durch eine
Episode, in der ein sensibler Junge
von seinen Mitschülern drangsaliert
wird, weil er Gedichte schreibt und
auf seiner Gitarre verträumte lieder
wie „Ich war verliebt und dachte mir
so viel dabei“ spielt, bis ihm einmal
ein Mädchen wirklich zuhört. Auch
so fühlt sich das leben eben an. Nicht
immer nur so frei, wie wenn man im
Segelboot sitzt und der Wind einem
das Haar zerzaust.
Die Jugendlichen sind beeindru-
ckend ernst und engagiert bei der Sa-
che. Auch beim Musikmachen. In
Klangflächen-Improvisationen lassen
die Kids schöne und hässliche töne
ineinander fließen – röhren werden
in einen Wassereimer getaucht und
mit einem tischtennisschläger bear-
beitet, Metallscheiben und diverse
Perkussionsinstrumente zum Klin-
gen gebracht. Darüber entfalten sich
einfache Klaviermelodien und text-

freier Sologesang. Als irritierend in
diesem sonst locker-assoziativen und
charmant-jugendlich inspirierten
Abend stellte sich das Zitieren eines
einzigen Fremdtextes dar. Ausge-
rechnet Georg Büchners trostlos ni-
hilistische Märchenparodie vom „ar-
men Kind“ aus dem „Woyzeck“ hat-
te das regie-team ausgewählt, um
sie in den Mittelpunkt des Abends
zu stellen. Ein Mädchen erzählt sie
und legt sie ihrem teddybären in den
Mund. Nun ist es ein „arm Bär“, der
zum Mond kommt, der nur noch ein
„Stück faul Holz“ ist. Wollte man da
der Kunst auf die Sprünge helfen?
und warum muss sich gerade dieser
unerhört radikale text eine derarti-
ge Verniedlichung gefallen lassen?
Selbst im Programmheft war kein
Hinweis auf das Original zu finden.

Weitere Vorstellungen:morgen und
übermorgen im Stuttgarter Kammer-
theater. Beginn ist jeweils um 19 Uhr.

Fünf Personen suchen einen Unsinn (v. l.): Jens Winterstein, Sebastian Röhrle,
Gabriele Hintermaier, Silja Bächli und Matthias Kelle in „Frey!“. Foto: Gläsker

Der Tod und das Mädchen: Eine Tür symbolisiert in „Smiling doors“ den letzten Weg. Foto: A. T. Schaefer

Bachakademie:
Lorenz muss gehen

Stuttgart (lsw) – Der Intendant der
Stuttgarter Bachakademie, Christian
lorenz, muss einer Pressemeldung
zufolge gehen. Sein Vertrag werde
nicht über Februar 2013 hinaus ver-
längert, bestätigte lorenz Informa-
tionen der „Stuttgarter Zeitung“. Er
„bedauere zutiefst, die erfolgreiche
Arbeit nicht weiterführen zu kön-
nen“, sagte lorenz dem Blatt. Zur
Begründung für die Nichtverlänge-
rung äußerte er sich nicht, verwies
aber an den Bachakademie-Vorstand
und dessen Vorsitzenden Berthold
leibinger. Dieser war gestern für ei-
ne Stellungnahme nicht zu erreichen.
Möglicherweise stehe die Personalie
in Zusammenhang mit der Nachfol-
ge von Helmuth rilling (78), dem
Gründer und künstlerischen leiter
der Bachakademie, schreibt die
„Stuttgarter Zeitung“. Die Findungs-
kommission habe sich auf einen nam-
haften Chordirigenten geeinigt, der
rilling 2013 beerben soll. lorenz ist
seit Frühjahr 2008 Intendant der
Bachakademie, zuvor war er Inten-
dant der Südwestdeutschen Philhar-
monie in Konstanz.

Literaturarchiv kauft
Blumenberg-Bibliothek

Marbach (lsw) – Das Deutsche lite-
raturarchiv in Marbach erweitert sei-
ne Sammlung zum Philosophen Hans
Blumenberg um 867 Bände aus des-
sen privater literarischer Bibliothek.
Bereits vor acht Jahren hatte das Ar-
chiv mehr als 550 Bände aus Blu-
menbergs philosophischer Arbeits-
bibliothek erworben. Aus den Bü-
chern gehe hervor, wie Blumenberg
unter anderem Werke von thomas
Mann, theodor Fontane, Ernst Jün-
ger oder Paul Celan interpretierte
und mit ihnen arbeitete, teilte das
Archiv mit. Blumenberg selbst gilt
als einer der bedeutendsten deut-
schen Philosophen des 20. Jahrhun-
derts. Zu den Schwerpunkten im
Werk des 1996 gestorbenen Denkers
zählen die Philosophiegeschichte
und die Entstehung des neuzeitlichen
Denkens als Abgrenzung von der
Vorstellungswelt des Mittelalters.

Weltmusik-Star
Cesária Évora ist tot
Mindelo (dpa) – Cesária Évora, einer
der größten Stars der Weltmusik, ist
tot. Die Sängerin aus dem afrikani-
schen Inselstaat Kap Verde starb am
Samstag in einem Krankenhaus ih-
rer Heimatstadt Mindelo im Alter
von 70 Jahren an einer akuten Herz-
und Atem-Schwäche.
Die „barfüßige Diva“, wie Évora ge-
nannt wurde, weil sie zur Ehre der
Armen ihrer afrikanischen Heimat
immer ohne Schuhe auftrat, hatte
erst vor knapp drei Monaten aus ge-
sundheitlichen Gründen das Ende ih-
rer Karriere verkündet.

Jahrelang hatte sie als junge Frau in
den Kneipen in Mindelo für eine
Handvoll Münzen gesungen. Nach
der Geburt zweier Kinder musste sie
mit anderen Jobs die Familie ernäh-
ren, sie litt an Depressionen und Al-
koholismus, bis sie wieder einen Weg
zurück zur Musik fand. Mit 51 Jah-
ren veröffentlichte sie ihr fünftes Al-
bum „Miss Perfumado“ – und wur-
de zum internationalen Star. Sie war
die Königin der Morna, der bluesar-
tigen Sehnsuchtsmusik ihrer Heimat,
einer ehemaligen portugiesischen
Kolonie mit einer von Sklavenhan-
del, Armut und Auswanderung ge-
prägten Geschichte. Zum Klang von
Akkordeon, Geige, Gitarre oder Kla-
rinette und mit ihrer einzigartigen,
zugleich sanften und rauen Stimme,
erzählte Évora von lebensmut und
Wehmut, von Schmerz und Hoff-
nung und vor allem von „Sodade“,
von Melancholie.

Cesária Évora Foto: dpa


