


Wenn Sie Lust auf ein kleines Experiment haben, dann schließen Sie bitte 
kurz die Augen und schauen Sie mal, welche Bilder vor Ihnen aufsteigen, 
wenn Sie an die Operette Im Weißen Rößl denken. Ein strahlend blauer 
Himmel vor prächtiger Bergkulisse? Rot-weiß-karierte Dirndl? Ein idyllisch 
vor sich hin plätschernder Wolfgangsee? Harmlose Späße und schmissige 
Schlager? Heile Welt und Happy End?

Tatsächlich haben die Verfilmungen des Stoffes in den Nachkriegsjah-
ren Ralph Benatzkys und Erik Charells Revue-Operette zur harmlos-
verkitschten Heimatschmonzette verwurstet und unser Bild vom Weißen 
Rößl nachhaltig geprägt. Weithin ist dabei in Vergessenheit geraten, dass 
der Berliner Theaterunternehmer Erik Charell das Weiße Rößl 1930 am 
Großen Schauspielhaus Berlin als opulentes Spektakel mit einem Massen-
aufgebot an Darstellern, Tänzern, Revue-Girls und Musikern zur Urauf-
führung gebracht hat. Das Rößl als großstädtisch-mondändes Alpenver-
gnügen hat seinerzeit Maßstäbe in der Unterhaltungsindustrie gesetzt, sich 
spielerisch gegen die Dogmen der damals bestimmenden Musikkultur 
aufgelehnt und ist so zum umjubelten Welterfolg geworden. 

Wenn wir nun rund 80 Jahre später an 
der Komischen Oper Berlin das Weiße Rößl 
neu herausbringen, dann interessiert uns 
insbesondere dieses Kraftvolle, Bahnbre-
chende, Revuehafte und Urkomische, das 
der Urfassung zugrundeliegt – nicht das 
ruhige, seichte Dahinplätschern der 50er-
Jahre-Filme. Daher freuen wir uns, dass 
sich Sebastian Baumgarten nach Orest und 
Requiem einer Operette an der Komischen 
Oper Berlin annimmt: Er wird das Weiße 
Rößl mit einem wunderbaren Ensemble 
rund um Dagmar Manzel, Max Hopp, Irm 
Hermann und Kathrin Angerer, mit dem 
Orchester der Komischen Oper Berlin und 

unseren Chorsolisten, außerdem mit einer Jazz-Kapelle und dem BVG-
Orchester als höchst unterhaltsame Hommage an die Wucht, die Dynamik 
und den Sound der »Goldenen Zwanziger« inszenieren.

Doch egal, wofür Sie sich in den »dunklen Monaten« des Jahres ent-
scheiden, ob für Begegnungen mit dem Musiktheater von Wagner, Mo-
zart, Prokofjew, Benatzky, Verdi, Lehár oder Händel, Gluck, Donizetti, 
Künneke oder Beethoven: Langeweile findet woanders statt. Bei uns ha-
ben Sie Spaß!

Ihr Andreas Homoki

In der Revue 
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»Es muss was  
Wunderbares sein …« 

1930 uraufgeführt, wurde Im Weißen Rößl 
zum Welterfolg des Theaterunternehmers 
Erik Charell am Großen Schauspielhaus 
Berlin – mit einem Massenaufgebot an Dar-
stellern, Tänzern, Revue-Girls und Musikern. 
Regisseur Sebastian Baumgarten will mit 
einem Ensemble um Dagmar Manzel und 
Max Hopp an die Ursprünge anknüpfen. 

Ein Vorurteil der Operette gegenüber lautet, dass 
in ihr nicht ernstzunehmende Figuren Probleme 
haben, die sich ziemlich leicht lösen lassen, in-
dem ein bisschen schöne Musik darüber gegossen 
wird – und schon ist alles in Ordnung … // 
Dagmar Manzel … Da muss man genau 
hinschauen. Natürlich endet eine Operette 
in der Regel sehr harmonisch und zielt in 
erster Linie auf Unterhaltung. Wenn man 
Operette macht, muss man das wissen und 
es zumindest in gewissem Maße auch be-
dienen – was aber darüber hinaus mit Ope-
retten möglich ist, ist eine andere Sache. Es 
gibt so tolle Operetten, etwa die von Of-
fenbach, die zu weitaus mehr in der Lage 
sind, als »nur« zu unterhalten. // Sebastian 
Baumgarten … Es kommt eben sehr auf 
das Material an. Das Weiße Rößl ist eher 
eine Revue als eine klassische Operette, hat 
somit ganz eigene Regeln und stellt ganz 
andere Herausforderungen. Für uns geht es 
darum, die Anarchie, die einmal in dem 
Stück gesteckt hat, die Auflehnung gegen 
eine bestimmende Musikkultur der damali-
gen Zeit, spürbar zu machen. Natürlich ist 
es so, dass die Probleme, die im Weißen Rößl 
verhandelt werden, keine wirklichen Prob-
leme sind. Bereits wenn die Figuren zum 
ersten Mal auf der Bühne zu sehen sind 
und ihre Interessen aufeinandertreffen, weiß man, wie es ausgeht: gut. Da 
wird tatsächlich viel mit Musik übertüncht – aber es stellt sich eben die 
Frage: Was ist das für Musik? Und was bedeutet es für das Ganze, wenn es 
offenbar nur um Oberflächen geht? Um uns der Antwort auf diese Frage 
zu nähern, haben wir uns mit dem Material der Uraufführung intensiv 
auseinandergesetzt. 

Ist unser heutiger Blick auf das »Weiße Rößl« von der Rezeptionsgeschichte verzerrt, 
in der die ursprünglichen Brüche und Spitzen zugunsten einer vermeintlich lustigen 
Alpenidylle und Nierentischchen-Ästhetik weggebügelt wurden? // Max Hopp … 
Spätestens in der Rößl-Verfilmung mit Peter Alexander aus dem Jahre 1960 
ist genau das zu spüren: Erwachsene werden wieder kindlich – aber nicht 
in einem positiven Sinne, sondern albern und infantil. Die Komik besteht 
aus zotenhaften, kalauerartigen Pointen, kein Fettnäpfchen wird auslassen. 
Im Gegensatz dazu finde ich es äußerst interessant, den Versuch zu unter-
nehmen, wieder zu den Ursprüngen zurückzukehren, um einerseits die 
Anforderungen einer großen Revue zu bedienen und andererseits zu 
schauen, ob und, wenn ja, was sich hinter den sehr gut gebauten Dialogen 
verbirgt. Wobei es dabei natürlich Grenzen gibt: Man kann sich nicht auf 
dünne Bretter stellen und dann anfangen zu springen. 

Eine detaillierte musikalische Figurenpsychologie findet im »Weißen Rößl« nicht 
statt. Generell setzt die Berliner Operette auf Schlager, die sehr refrainlastig sind 
und eine emotionale Haltung einer Figur nicht noch mal weiterentwickeln. Man 
hat also als Handlungsfläche die Dialogszenen – und dann kommt plötzlich noch 
ein Stück Musik. Damit haben Schauspieler ja nicht jeden Tag zu tun. Wie ist es, 
plötzlich mit einer anderen Form des Timings und der Linearität konfrontiert zu 
werden? // Dagmar Manzel … Wir versuchen in der Beschäftigung mit 
dem Stück zu klären, warum da einer erst spricht – und dann anfängt zu 
singen. Erst wenn das geklärt ist, funktionieren die Nummern auch. Die 
Herausforderung besteht darin, einen plausiblen Übergang aus dem Spiel 
heraus in den Gesang zu finden, der ja auch technisch eine andere Qualität 
hat. // Max Hopp … An der Volksbühne haben wir einige Operninszenie-
rungen gemacht, die Meistersinger zum Beispiel oder Wozzeck. Und die Fra-
ge war für uns in diesem Zusammenhang immer, welchen Vorteil man dar-
aus ziehen kann, Oper im Schauspiel zu machen. Meistens sind doch die 
Libretti, mit denen man es im Musiktheater zu tun hat, weniger gehaltvoll 
Fortsetzung auf Seite 4 
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Interview: Dirk Baumann, Jens Breder, Ingo Gerlach

Regisseur Sebastian 
Baumgarten 

Der Zahlkellner 
Leopold Brandmeyer 
(Max Hopp) bleibt 
auch frisch gefeuert 
und im Unterhemd 
was er ist, wenn nur 
die Frackhose noch 
perfekt sitzt.

Im Weißen Rößl
Singspiel in drei Akten von Ralph Benatzky 
Libretto von Hans Müller und Erik Charell 
Gesangstexte von Robert Gilbert

Sonntag, 28. November 2010, 19:00 Uhr 
Musikalische Leitung … Koen Schoots 
Inszenierung … Sebastian Baumgarten 
Bühnenbild … Janina Audick 
Kostüme … Nina Kroschinske 
Choreographie … Brigitte Cuvelier
Dramaturgie … Ingo Gerlach 
Chöre … André Kellinghaus
Licht … Franck Evin // Video … Stefan Bischoff
Mit … Dagmar Manzel (Josepha Vogelhuber, Rößlwirtin), 
Max Hopp (Leopold Brandmeyer, Zahlkellner), Dieter 
Montag (Wilhelm Giesecke, Fabrikant), Kathrin Angerer 
(Ottilie, seine Tochter), Christoph Späth (Dr. Erich Siedler,  
Rechtsanwalt), Peter Renz (Sigismund Sülzheimer), Thorsten 
Merten (Prof. Dr. Hinzelmann, Lehrer), Julia Giebel  
(Klärchen, seine Tochter), Miguel Abrantes (Der Piccolo), 
Irm Hermann (Der Kaiser), Mirka Wagner (Briefträgerin 
Kathi), das BVG Orchester Berlin sowie die Chorsolisten 
und das Orchester der Komischen Oper Berlin

Vorstellungen … 11./16. Dezember 2010/ 
2./ 7./9./26. Januar/12. Juli 2011 

Um ärgerlichen Patentstreitigkeiten zu entfliehen, ist 
der Berliner Unternehmer Giesecke an den Wolfgang-
see gefahren – und logiert ausgerechnet im »Weißen 
Rößl«, dem Hotel, in dem der Anwalt seines Rivalen 
Stammgast ist und von der Wirtin jedes Jahr sehnsüch-
tigst erwartet wird. Im Zahlkellner Leopold, der heim-
lich in seine Chefin verliebt ist, findet Giesecke einen 
Mitstreiter: Beide wollen den leidigen Doktor Siedler 
loswerden. Intrigen werden gesponnen, Töchter  
verheiratet – und am Ende ist doch alles anders als 
geplant. Die 1930 uraufgeführte Revue-Operette Im 
Weißen Rößl war eine der erfolgreichsten Produktionen 
der Weimarer Republik und gehört auch heute noch  
zu den beliebtesten Stücken des Genres.

 

Fidelio … Ein Mann hat die Wahrheit gesagt und ist seitdem verschwunden.  
Seine Frau Leonore (Ann Petersen) hat sich als Mann verkleidet in das Gefängnis 
eingeschlichen, wo sie ihn vermutet. Sie trotzt allen Gefahren, findet ihren Mann 
und rettet ihn vor dem sicheren Tod. Diese (wahre) Geschichte von dem gren­
zenlosen Opfermut einer Frau begeisterte Ludwig van Beethoven so sehr, dass er 
sie zur Grundlage seiner einzigen Oper machte. Beethoven fand einen zu seiner 
Zeit im eigentlichen Wortsinne »unerhörten« Ton für die Schrecken der Welt, die 
ein Gefängnis ist. Und doch kündet nahezu jeder Takt von unerschütterlicher 
Hoffnung, vom Vertrauen in die Macht der Humanität. 
Ludwig van Beethoven … Fidelio
Musikalische Leitung … Martin Hoff // Inszenierung … Benedikt von Peter
Vorstellungen … 20./ 23./ 28. Januar /13./18. Februar 2011 
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deutsche Antisemitismus. Beckmesser, in 
dem Wagnerkritiker eine hämische Kari-
katur auf »den« Juden sehen wollen, erin-
nert in der Komischen Oper Berlin eher 
an Malvolio. Das ist für Homokis Deutung 
sinnvoll. 

Frank Philipp Schlößmann hat dem 
Regisseur einen Christkindlmarkt aus 
Häuschen und einer Kirche gebaut, aber 
alles aus weißer Pappe ohne Fenster und 
Türen; wer ein Haus betritt, klappt immer 
eine ganze Wand auf. So steht das Dorf in 
der feindlichen Umgebung der dreistöcki-
gen, an das Innere eines riesigen Alien-
raumschiffes erinnernden, weil von Tech-
nik, Metalltreppen und -zügen beherrschten 
Bauten der ganzen Bühne. Einer Wagen-
burg gleich haben sich die Häuser darin, ja 
darunter, aneinandergerückt. Wenn der 
junge Stolzing zum ersten Mal auftritt, ste-
hen sie so eng, dass er kaum da hinein kann. 
Zwar, die Häuser lassen sich immer wieder 
um- und neuordnen; im Nachtchaos des 
Zweiten Aufzugs, Ende, fallen sie sogar um 
und bleiben so »durcheinander« auch bis 
zum Beginn des dritten Aufzugs liegen. 
Aber das hat nicht eigentlich eindrucksvol-
le, überfahrende Wirkung. Sondern Homoki 
versetzt Wagners Gesamtkunstwerk ins La-
bor des epischen Theaters, woraus er es erst 

im letzten Bild der Oper entlässt, aber eben 
begleitet von Sachsens politischer Anspra-
che: man möge sich um Herrgottswillen 
seiner kulturellen Wurzeln versichern. Man 
muss nur Hans Sachsens Wort »welsch« ge-
gen ein anderes austauschen, um zu verste-
hen, worum es tatsächlich immer noch 
oder wieder einmal geht:

Zerfällt erst deutsches Volk und Reich, 
in falscher welscher Majestät
kein Fürst bald mehr sein Volk versteht, 
und welschen Dunst mit welschem Tand 
sie pflanzen uns in deutsches Land;
was deutsch und echt, wüsst’ keiner mehr, 
lebt’s nicht in deutscher Meister Ehr’. 
Drum sag’ ich euch:
ehrt eure deutschen Meister!
Dann bannt ihr gute Geister; 
und gebt ihr ihrem Wirken Gunst, 
zerging’ in Dunst 
das heil’ge röm’sche Reich,
uns bliebe gleich
die heil’ge deutsche Kunst! 

Es ist ausgesprochen mutig von Homoki, 
diese nach Hitler höchst heikle Stelle pro-
gressiv zu interpretieren. Er tut damit aber 
das Richtige: löst nämlich, was deutsch sei, 
von der Nationalstaatlichkeit ab. Worauf 
Sachs sich überdies bezieht, ist das Heilige 
Römische Reich deutscher Nationen, das 
mit dem, was wir nach 1871 Deutsches 
Reich nennen, wenig zu tun hat; sondern 
jenes ist recht eigentlich ein Wort für Eu-
ropa gewesen. »Besinnt euch auf Europa 
und gebt es nicht her!«, ruft bei Homoki 
Hans Sachs und meint die Künste damit, 
nicht die Staaten oder Streusand-Fürsten
tümer. »Wenn Ihr das nicht ehrt, verliert 
Ihr Euch selbst.« 

Wozu in Wagners Stück ganz nebenbei 
der alte Zwist von Form versus Populismus, 
der in der postmodernen Gleichschaltung 
von U und E zu den Akten behauptet wird, 
ständig mitdiskutiert wird. Auch insofern 
ist diese Oper auf widerständige Weise 
hochmodern – in Sachen »Länge« sowieso: 
Wagner stemmt sich, kann man sagen, ge-
gen die Häppchenkultur. 

Was diese Inszenierung vor vielen an
deren Meistersinger-Versuchen auszeichnet? 
Nein, sie überglüht einen nicht, sondern 

geht auf Distanz zu jeder »Großen Bewe-
gung«, die in der von Reißern und Ohr-
würmern nur so durchsetzten Musik sehr 
angelegt ist. Aber die Inszenierung macht 
es sich auch nicht so einfach, in der Skepsis 
zu verharren oder gar ironisch und hämisch 
herumzuulken. Sondern sie richtet ihren 
Blick auf ein Menschliches, wie es von 
Hans Sachs tatsächlich vertreten ist; dieses 
Menschliche will die Gemeinschaft, die er 
aufruft. Dass er als Bewahrer dabei durch-
aus eine Elite im Blick hat, schützt ebenso 
vor dem Kitsch wie sein Verständnis für 
das Neue, das zugleich einem natürlichen 
Verhältnis von alten zu neu entstehenden 
Dingen entspricht. Da ist Homoki die 
Quadratur eines Kreises gelungen – fast, 
denn der Schwank treibt Schutzgeld bei 
ihm ein. Homokis Meistersinger ist nicht, 
wie Wagner anfangs gewollt hat, Komö-
die, sondern wird auf den epischen Ober-
schenkel, der feist ist, geschlagen. Anders 
als im Vorbild von Mozart bleibt der Witz 
derb wie von Schaustellern, die am Dorfe 
spielen. Einzig Beckmesser fällt da am 
Ende ein wenig heraus, wenn er und Hans 
Sachs, wie das Volk zum Weltenbrand bei 
Chéreau, ratlos auf der leere Bühne ver-
harren, und einsam. Sowie all jene Szenen, 
in denen die Menschen allein sind oder zu 
zweit. Dort denn funktioniert Homokis 
Meistersinger-als-Kammerstück auch als 
Studie und Psychologie. Und wird der 
vergleichsweise kleinen Bühne der Komi-
schen Oper Berlin auf eine sehr große 
Weise gerecht.

Alban Nikolai Herbst ist Schriftsteller  
und lebt in Berlin. Bei diesem Text handelt  
es sich um eine gekürzte Fassung einer in 
dem Web-Blog Der Dschungel. Anderswelt 
am 28.9.2010 erschienenen Rezension. 
http://albannikolaiherbst.twoday.net
Richard Wagner … 
Die Meistersinger von Nürnberg
Musikalische Leitung … Patrick Lange
Inszenierung … Andreas Homoki
Vorstellungen … 12./26. Dezember 2010/ 
2./17. Juli 2011 
 

Welch ein Jubel in der Komischen Oper 
Berlin: Nicht nur, dass Patrick Lange sein 
Orchester mit Löwenfuror führt, nein, bis-
weilen wurde ein derartiger Schönklang er
reicht, dass einem die Luft wegblieb – auch 
das innige Melos des Vorspiels zum dritten 
Aufzug wurde im Orchester der Komi-
schen Oper Berlin wahr und war durch die 
wirklich schrummenden Bässe – glasklar 
schrummend! – geerdet, worein das lär-
mende Volk dann bricht. 

Wovon also zuerst erzählen? Davon, wie 
Tómas Tómassons Bariton (Sachs) anfangs 
ein wenig im Schatten des enorm geräumi-
gen russischen Basses Dimitry Ivashchenkos 
(Pogner) stand, aber spätestens mit dem 
zweiten Aufzug da heraustrat, um das ganze 
Szenario ab da zu beherrschen – auch wenn 
gegen Ende dem Sänger – kein Wunder 
bei dieser Partie – zweimal kurz die Stim-
me brach. Ein Wunder aber, wie Tómas-
son es auffing? Wir sahen ihn Luft in der 
Bauchhöhle sammeln und sie dann, eine 
von unten hinaufsteigende Wogensäule, 
die Stimmbänder wieder heben. Mit wie 
aus einem Knall erblühter Strahlkraft sang 
er sich frei. Dies alles in Bruchteilen von 
Sekunden. 

Homoki gelingt das politische Kunst-
stück, ausgerechnet Wagners Meistersinger 
zu rehabilitieren, denen immer nicht nur ein 
muffiger, sondern weit schlimmerer Natio-
nalismus angeklebt ist, aber vor allem der 

»Meistersinger« 
politisch  
rehabilitiert 

von Alban Nikolai Herbst

»Musiktheater ist für  
mich die höchste Form, 
weil es Spielszenen und 
Musik als Ausdruck der 
höchsten Emotionalität 
miteinander verknüpft.« 
Max Hopp

Fortsetzung von Seite 3 
als die Texte im Schauspiel. Warum sollten sich also Schauspieler, die eben 
nicht perfekt singen können, mit dem Gesang abmühen? Wir haben da-
mals gesagt: Es geht darum, sich das Singen durch eine bestimmte Art von 
Spiel zu verdienen. Der Gesang wäre somit der letzte Ausweg, eine Mög-
lichkeit, einer emotionalen Höhe beziehungsweise einer starken Situation 
Ausdruck zu verleihen. Bei der Rößl-Inszenierung ist das Prinzip mögli-
cherweise das gleiche, auch wenn wir hier an der Oper sind: Wir arbeiten 
daran, eine Situation auf eine solche Höhe zu bringen, dass die Musik not-
wendig wird, um etwas noch intensiver zu vermitteln. // Sebastian 
Baumgarten … Wir befinden uns hier ja an einem Haus, wo Walter Fel-
senstein den Begriff vom »realistischen Musiktheater« geprägt hat. An der 
Komischen Oper ging es – ähnlich wie das, was Max gerade von der Ar-
beit an der Volksbühne beschrieben hat – immer darum, dass man dann 
anfangen muss zu singen, wenn man etwas nicht mehr sagen kann. Das 
Singen wurde also als eine überhöhte Form von Sprache verstanden. Im 
Gegensatz dazu steht Brecht: Bei ihm ist da der Dialog und da wieder die 
Musik und da wieder Dialog. Für Brecht sind das unterschiedliche Dinge, 
die man nicht miteinander zu vergleichen hat, die sozusagen nicht ausein-
ander hervorgehen müssen. Für Felsenstein war die Frage: Warum gibt es 
Musik, warum kommt sie jetzt in diesem Moment? Und diesen Ansatz 
finde ich auch bei einem Stück, bei dem man das Gefühl hat, dass die Tex-
te ein bisschen beliebig sind, interessant. Denn wenn man genau hinschaut, 
gibt es einen Grund, warum eine Reminiszenz eines Liedes kommt. Für 
uns ist wichtig, die Situationen ernstzunehmen, selbst oder gerade weil es 
sich um eine Operette handelt. Denn wenn man die Dialoge anschärft und 
dann die Musik einsetzt, dann klingen selbst die größten Rößl-Hits, die 
man schon tausend Mal gehört hat, ganz anders und sind viel mehr als die 
Verlängerung der Belanglosigkeit. 

Es ist tatsächlich »was Wunder­
bares«, wenn der Blitz der Liebe 
so elektrisierend einschlägt  
wie beim Rechtsanwalt Dr. Erich 
Siedler (Christoph Späth), wenn 
er auf die unwiderstehliche Ottilie 
Giesecke (Kathrin Angerer) trifft.

Max und Dagmar, Ihr seid beide schon öfter mit der Operette in Berührung ge-
kommen. Was fasziniert euch so an dem Genre, das ihr es immer wieder neu ent-
decken wollt? // Dagmar Manzel … Operette ist für mich eine weitaus 
größere Herausforderung als das Schauspiel. Ich arbeite seit rund 30 Jah-
ren als Schauspielerin und bin irgendwann an den Punkt gekommen, an 
dem ich müde wurde: Ich hatte sehr viel gespielt, die wichtigsten Rollen 
für mich erobert und es fehlte mir die Lust, einfach so weiterzumachen. 
Da habe ich die Musik entdeckt und Gesangsunterricht genommen. Als 
ich dann hier bei Sweeney Todd und natürlich später bei Kiss me, Kate mit 
dem großen Orchester arbeiten konnte, war das ein unglaubliches Erleb-
nis, das mich sehr geprägt hat. Weil ich mich sozusagen auf der einen 
Seite völlig unterordnen musste, aber mir trotzdem die Freiheit nehmen 
konnte, mit meinen Liedern und meinem Spiel innerhalb der Nummern 
umzugehen. Und das gab mir eine Art »Doppelkick«, den man beim 
Schauspiel so nicht hat. // Max Hopp … Ich möchte mich dem anschlie-
ßen – und einen Punkt ergänzen. Musiktheater war für mich insgeheim 
immer die höchste Form, weil es Spielszenen und Musik als Ausdruck der 
höchsten Emotionalität miteinander verknüpft. Sprache ist in gewisser 
Weise immer missverständlich. Sprache löst in der Regel keine Gemein-
samkeit aus, sondern eher Gegensätze. Musik wirkt anders. Mit Musik 
erreichst du einen größeren Grad an Vereinbarung und Gemeinsamkeit, 
die nicht im Intellektuellen oder Rationalen liegt, sondern in der Emoti-
on. Die Mischung aus Sprache als Mittel zur Darstellung einer Figur, ei-
ner Geschichte und der Musik mit dieser hohen Emotionalität inklusive 
Orchester – das ist eine unglaubliche Erfahrung. Obwohl mir die Arbeit 
auch zeigt, dass es bestimmte Grenzen gibt: Um einen Ton möglichst 
schön herzustellen, kannst du nicht unbedingt auf dem Bauch liegen oder 
kopfüber aus dem Fenster hängen. Dennoch gibt es unheimlich viel zu 
entdecken.

Inwieweit spielt die Entstehungszeit des Stücks, also die die späten 1920er bis 
frühen 1930er Jahre, eine Rolle für das Inszenierungskonzept? // Sebastian 
Baumgarten … Wir legen die wiederentdeckte Urfassung von 1930 zu-
grunde, die sich deutlich von den Aufnahmen unterscheidet, die man als 
CD kaufen kann. Die Urfassung ist auf jeden Fall vom Geist und Sound 
der 20er und 30er Jahre beeinflusst; sie ergibt ein durchaus amerikanisches 
Klangbild – es gibt zum Beispiel eine Jazzkapelle. Erik Charell ist ja in den 
USA gewesen, hat von dort, was neu war, nach Deutschland mitgebracht, 
aber später auch im Gegenzug das Rößl exportiert. Das Stück war ja auch 
außerhalb Deutschlands, in London oder eben in New York ein Riesener-
folg. Wenn man so will, gab es da einen Kulturaustausch mit kommerziel-
ler Note. Als wir begonnen haben, uns mit dem Stück zu beschäftigen, 
war schnell klar, dass wir in der Operette jetzt aber nicht noch einmal 
Köpfe abschlagen oder zeigen wollen, dass hinter der Fassade eigentlich 
ein kriegerisches Tun liegt. Das bringt niemanden weiter. Diese Form des 
interpretierenden Musiktheaters ist ein bisschen in die Jahre gekommen. 
Stattdessen haben wir uns vorgenommen, dass Revuehafte und das Reprä-
sentative deutlich herauszuarbeiten und quasi in eine Form der Verabsolu-
tierung zu bringen. Also immer noch einen draufzusetzen und noch einen, 
Operette mit Operette zu potenzieren. Unser Ansatz ist also ein ästheti-
scher und hat viel mit Mode zu tun und populärer Musik: Im Rößl wim-
melt es von Hits, und das Publikum mag diese Musik, will diese Hits hö-
ren, aber nicht in einer Fußnote nochmal gesagt bekommen, dass auch 
Adolf Hitler diese Lieder im Bad gesummt hat. Das ist nicht mehr not-
wendig. Das wissen die Zuschauer – und wollen die Musik trotzdem hö-
ren. Die übersteht das. 
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Entfesseltes Theater? Nun, was das ist, kann 
man sich ungefähr vorstellen: Alles, was eine 
Theaterbühne an technischen Wundern, dar
stellerischen Künsten, akrobatischen Sensa-
tionen, tränendrüsenreizenden Schicksals-
schlägen und lachmuskelstrapazierenden 
Missgeschicken hervorbringen kann, wird 
aufgeboten, um die Zuschauer im Saal zu 
verzaubern und zum Jubeln zu bringen. 
Was aber geschieht, wenn einmal die Sache 
herumgedreht, wenn also das Publikum 
entfesselt wird? Wenn die Leute nicht mehr 
brav auf ihren Sitzen verharren, sondern 
sich in das Bühnengeschehen einmischen?

Es ist mehr als 300 Jahre her, dass Carlo 
Gozzi aus dieser Grundidee eines seiner skur-
rilen und höchst theaterwirksamen Stücke 
schuf. Darin wird erzählt von der wunder
samen Heilung eines von Melancholie 
geplagten Prinzen, von seiner plötzlich auf-
flammenden Liebe zu drei ihm und allen 
anderen völlig unbekannten Orangen, von 
der abenteuerlichen Suche nach den ge-
liebten Früchten und schließlich von des 
Prinzen glücklicher Heirat mit einer natür-
lich überaus liebreizenden Prinzessin.

Diese Geschichte, die furchtlos in die in
nersten Regionen des holden Blödsinns 
vordringt, wird durch eine weitere Zutat 
endgültig zum Fest des Absurd-Komischen: 
die schon erwähnte Entfesselung des Publi-
kums, das zwischendurch immer wieder 
korrigierend eingreift, wenn die Dinge aus 
dem Ruder zu laufen scheinen. Übrigens 
zum Glück der orangenentstiegenen Prin-
zessin Ninetta, die wie ihre unglücklichen 
Schwestern in der Glut der Wüste verdurs

ten müsste, wenn ihr die Zuschauer nicht 
mit Wasser zu Hilfe kämen. Man sieht wie-
der einmal: Ohne die tatkräftige Unterstüt-
zung des Publikums ist das Theater verlo-
ren, und selbst die Komödien mutieren zu 
Tragödien.

Der heilige Unernst von Gozzis Stück 
passte gar nicht zum bildungsbürgerlichen 
Tiefsinn, der das Theater bald zu beherr-
schen begann. Erst am Anfang des ver-
gangenen Jahrhundertes besann man sich 
wieder auf Gozzi, weil man neu entdeckt 
hatte, dass Theater auch Spaß machen kann. 
Als Sergej S. Prokofjew nach einem Stoff 
für eine komische Oper suchte, stieß er auf 
das »Orangen-Drama« und schuf auf dieser 
Grundlage seine vielleicht schönste Oper, 
die eines der erfolgreichsten Musiktheater-
werke des 20. Jahrhunderts werden sollte.

Andreas Homokis Inszenierung, die seit 
1998 auf dem Spielplan der Komischen 
Oper Berlin steht, ist eine große Liebeser-
klärung an das Theater, ein farbenreiches, 
urkomisches, rührendes, phantasievolles, 
spannendes Riesenspektakel. Und das Pu-
blikum wird natürlich auch entfesselt: Wer 
eine der bald 100 Aufführungen erlebt hat, 
hat auch den Jubel der hingerissenen großen 
und kleinen Zuschauer gehört. WH

Sergej S. Prokofjew …  
Die Liebe zu drei Orangen
Musikalische Leitung … Dirk Kaftan
Inszenierung … Andreas Homoki
Vorstellungen … 1. /8./10./17./ 21./  
25./30. Dezember 2010

Zauberhafte Südfrüchte:  
»Die Liebe zu drei Orangen«

Am Ende ist er nur einer von vielen: Im 
blau-grauen Anzug mit Stock, zusammen-
gesunken im Stuhl sitzt er da, der große 
Frauenverführer, Don Giovanni. Ein be-
zwingendes Bild hat Regisseur Peter Kon-
witschny für die Höllenfahrt des Wüstlings 
gefunden: Der Libertin wurde seiner Frei-
heit beraubt und in die graue Masse inte
griert. Da sitzt er nun wie ein Großvater 
inmitten seiner Familie. So also sieht die 
Hölle aus, zumindest für einen Freigeist 
wie ihn. Bei Konwitschny bekommt man 
als Zuschauer Sympathie mit dem Verfüh-
rer, der bei Mozart ein scheiternder ist: 
Zwar darf sein Diener, Chronist und stän-
diger Begleiter Leporello die Liste der Ver-
flossenen ausbreiten und der erstaunten Ex-
Affäre Donna Elvira präsentieren – allein 
1003 Frauen hatte Giovanni in Spanien –, 
aber innerhalb der Oper gelingt dem Frau-
enbeglücker nichts: Immer wird er bei sei-
nen Liebesabenteuern gestört. Schon am 
Anfang wehrt sich die neue Errungenschaft 
Donna Anna so sehr, dass Don Giovanni 
sich ihres Vaters entledigen muss. Auch bei 
dem Bauernmädchen Zerlina versagt seine 
Verführungskunst, weil die sitzengelassene 
Elvira rachedurstig wieder auftaucht. Für 
Freigeister ist in dieser Gesellschaft voller 
Spießer kein Platz. Nur im Finale des ersten 
Aktes bricht das Anarchische heraus, ganz 
wie es Mozart auch schon in seiner Simul-
tanität von rhythmisch verschiedenen Tän-
zen mit drei Orchestern angelegt hat: »Viva 

la libertá!« wird bei Konwitschny zu einem 
Plädoyer für die freie Liebe. Im zweiten 
Akt dann die intimen Momente, die Paare 
versuchen, sich zu finden und zu halten: 
Zerlina und ihr Masetto versichern sich ih-
rer Liebe. Don Ottavios Arie wird zu ei-
nem Nachdenken über den Tod, auch dies 
ganz im Geiste Mozarts. Und Donna Annas 
große Arie, ihre Rückversicherung an ihren 
Liebsten, wird in ein etwas anderes Licht 
gerückt.

Es ist ein bunter Theaterabend, den Kon
witschny geschaffen hat, mit einer augen-
zwinkernden Sympathie für die freiheitslie
bende Hauptfigur, mit kritischen Kommen
taren zu den vermeintlich moralisch inte-
geren Figuren und voller Lust und Liebe zu 
dieser »Oper aller Opern«, die doch aber 
immer ein dramma giocoso ist, ein »lustiges« 
Drama, das sich seiner Nähe zur commedia 
dell’arte stets bewusst sein sollte. LG
Wolfgang Amadeus Mozart …  
Don Giovanni
Musikalische Leitung … Ryusuke Numajiri 
Inszenierung … Peter Konwitschny
Vorstellungen … 9. /14./19./ 23./ 
27./ 29. Dezember 2010/ 5. Januar 2011

»Don Giovanni«:  
Willkommen in der Hölle!

November 2010 – Februar 2011 // komisch
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Gegen Ende des Stückes hört man die 
Stimme des Herzogs, ohne ihn zu sehen. 
Aber sein Gesang signalisiert dem erschüt-
terten Vater, dass er die falsche Leiche er-
halten hat. Nicht Rigolettos (Bruno Capro
ni) hedonistischer Arbeitgeber wurde wie 
geplant Opfer des Auftragskillers, sondern 
seine eigene Tochter Gilda (Julia Noviko-
va), deren Verführung er eigentlich durch 
den Mord rächen wollte. »A comic opera 

that goes horribly wrong« (»Eine komische 
Oper, die furchtbar schiefgeht«), fasst Barrie 
Kosky die Geschichte um den Hofnarren 
und dessen Tochter zusammen und weist 
damit direkt auf die gemischte Gemengela-
ge hin, die Kennzeichen dieser Oper ist. 
Auftragsmord, Entführung, Schändung – 
oder anders gesagt: Blood, sex and crime 

sind die Zutaten zu Verdis 1851 uraufge-
führtem Meisterwerk – und natürlich die 
phantastische Musik, in die der 37-jährige 
Komponist Victor Hugos direkt nach der 
Uraufführung 1832 verbotenes Skandaldra
ma Le roi s’amuse setzte. Es sind die Gegen-
sätze, die an dem Stück faszinieren, das Auf-
einanderprallen von musikalischer Schön-
heit und atemberaubender Ruchlosigkeit, 
von makellosen und grotesken Körpern, von 
Gut und Böse, Trivialem und Erhabenem, 
von reiner Liebe und blutiger Rache. 

In diesem Spannungsfeld legt Barrie 
Kosky seine Inszenierung von Rigoletto an. 
Für ihn ist Verdis Oper ein »albtraumhaftes 
Scherzo«, das zwischen einem psychologisch 
aufgeladenen Bühnenrealismus und einer 
nicht realistisch gebundenen Phantasiewelt 
changiert. Wichtige Assoziationspunkte sind 
für Kosky und seine Ausstatterin Alice Ba-
bidge zum einen die Clownesque, die aber 
nicht für die Sphäre artistischen Vorfüh-
rens, sondern vielmehr für eine Welt steht, 
bei der zwischen Sein und Schein kaum zu 
unterscheiden ist, wo Dinge verschwinden 
und Vorgänge, die zunächst spielerisch wir-
ken, schließlich doch brutal zuschlagen. 
Zum anderen die Welt des Pariser Théâtre 
du Grand-Guignol, was wörtlich so viel 
wie »großes Kasperletheater« bedeutet und 
eine Spezialbühne für ein naturalistisches 
Mord- und Vergewaltigungstheater war. 
Denn für Rigoletto gilt, genauso wie für das 
Grand-Guignol: Der Versuch, die Bilder 
des Schreckens zu kontrollieren, führt dazu, 
dass sie tatsächlich wahr werden. 

Barrie Koskys opulent-schrille und 
gleichzeitig berührende Inszenierung des 
schaurigen Endes einer Vater-Tochter-Be-
ziehung steht ab Januar wieder auf dem 
Spielplan der Komischen Oper Berlin. IG
Giuseppe Verdi … Rigoletto
Musikalische Leitung … Patrick Lange  
Inszenierung … Barrie Kosky
Vorstellungen … 6./8./15./19./ 22./ 
27. Januar /6./ 25. Februar/5. März 2011

»Rigoletto«  
oder: Die Leiche 
in der Kiste

»Kosky servierte kein 
Schmuseglück. Er ging 
aufs Ganze (...) Was  
die Aufführung rundum  
auszeichnet, ist eine 
hieb- und stichfeste  
Originalität. Sie ist ganz 
einfach sehenswürdig.«
Berliner Morgenpost

Die Schneekönigin … Im Garten der geheimnisvollen Blumenfrau 
(Elisabeth Starzinger) ist es noch schön warm. Aber Gerda (Anna 
Borchers) darf sich hier nur kurz ausruhen, dann muss sie wieder  
auf die lange Wanderung nach Norden, um ihren Freund Kay  
aus dem eisigen Palast der Schneekönigin zu befreien. Pierangelo 
Valtinoni hat aus Hans Christian Andersens schönstem Märchen  
eine neue Kinderoper gemacht, die genauso lustig, rührend und 
spannend ist wie der umjubelte Pinocchio.
Pierangelo Valtinoni … Die Schneekönigin
Musikalische Leitung … Aurélien Bello // Inszenierung … Anisha Bondy
Vorstellungen … 2./ 3./4./ 7./15./ 21./ 25. Dezember 2010 
 

»Opernfrühling also, so radikal  
und hemmungslos, wie er zurzeit 
wohl überhaupt nur in Berlin  
möglich ist. Bieitos erotomanisches 
Sextheater wäre in jeder anderen 
Stadt ein Skandal, hier wird es  
bejubelt und verstanden.«  

taz
 
Christoph Willibald Gluck … Armida // ab 16 Jahren
Musikalische Leitung … Konrad Junghänel // Inszenierung … Calixto Bieito
Vorstellungen … 4. /13./18. Dezember 2010 

Don Giovanni (Tom Erik Lie) kann 
seine Finger nicht von den Frauen 
lassen – schon gar nicht von 
Zerlina (Olivia Vermeulen).

Die Liebe zu drei Orangen ist  
ein höchst unterhaltsames Opern­
ereignis für die ganze Familie 
(Peter Renz als Truffaldino).
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»Im Salzkammergut, da kammergut lustig sein«: Handfest, urkomisch 
und mit viel Herzschmerz von Sebastian Baumgarten in Szene gesetzt, 
ist das Weiße Rößl als große Revue mit Jazzband, Dampferkapelle, 
Feuerwehrkapelle, großem Chor und Orchester, Sängern und Schau­
spielern an der Komischen Oper Berlin zu erleben.
 

Premiere

Ralph Benatzky … Im Weißen Rößl 
Musikalische Leitung … Koen Schoots  
Inszenierung … Sebastian Baumgarten 
Vorstellungen … 11./16. Dezember 2010 / 2. / 7. / 9./ 
26. Januar /12. Juli 2011

November 2010 – Februar 2011 // komisch
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Fritz Busch, Clemens Krauss und hier und da auch Richard Strauss wehrten 
sich vehement gegen diese schlechte und billige Dirigentenangewohnheit 
– ohne großen Erfolg, wie wir wissen. Und in eben dieser aufführungs
praktischen Linie steht Norrington auch, hoffentlich mit mehr Wirkungs-
grad als seine großen Kollegen.

Mozart mit Norrington, das ist einfach herrlich. Das wird Musik ohne 
viel »Make-up«, pur und rein im Klang, ohne Verkünstelungen und Ver-
biegungen, eben so, wie es der göttliche Mozart wohl gemeint hat, weil er 
es eben auch sonst nicht so hingeschrieben hätte. Und – das sei an dieser 
Stelle erwähnt – daran wird auch der grandiose Flötist Matthieu Gauci-
Ancelin seinen nicht geringen Anteil haben.

Der Autor dieses Beitrages, Markus Poschner, dirigiert in der Komischen 
Oper Berlin die Neujahrskonzerte (S. 12) sowie das Sinfoniekonzert am 
22. April 2011.
Sinfoniekonzert mit Sir Roger Norrington … 
3. Dezember 2010, 20:00 Uhr, Philharmonie Berlin
Dirigent ... Sir Roger Norrington 
Solist … Matthieu Gauci-Ancelin, Flöte
Programm … Wolfgang Amadeus Mozart: Adagio und  
Fuge für Streichorchester c-Moll KV 546; Konzert für Flöte  
und Orchester D-Dur KV 314; Sinfonie A-Dur KV 114;  
Sinfonie C-Dur KV 551 Jupiter

»Wer war Mozart?« Mit dieser schlichten Frage auf den Lippen wird Sir 
Roger Norrington, so wie ich ihn kenne, höchstwahrscheinlich den 
Orchesterprobensaal der Komischen Oper Berlin betreten und die Musi-
ker immer wieder aufs neue, wohl die gesamte Probenarbeit hindurch, 
konfrontieren. Denn das ist es ja auch schon, worum es in unserem Inter-
pretendasein eigentlich gehen sollte. Der alles bestimmende Punkt unserer 
musikalischen Arbeit ist es, unaufhörlich danach zu bohren, wessen No-
tenmaterial wir da wirklich auf den Pulten liegen haben und was dieses 
Kunstwerk uns tatsächlich zu sagen hat. Die Kunst, den Text wirklich lesen 
zu können. Dabei ist der Wille des Komponisten das Entscheidende und 
nicht etwa das, was die Dirigenten mehr oder weniger bemüht versuchen 
daraus zu machen. Ich habe niemals einen kompetenteren und inspirieren
deren Kollegen getroffen als Sir Roger, wenn es darum geht, erst einmal 
alles in Frage zu stellen – im besonderen natürlich die allerheiligste Traditi-
on –, um dann den Dingen wirklich auf den Grund zu gehen. Und ich 
kann mir schlecht einen erfahreneren Lehrer und Meister auf der unendli
chen Suche nach den richtigen Antworten vorstellen. Für ihn sind nach wie 
vor die Komponisten die wahren Helden – und nicht die Egomanen, die 
verkrampft versuchen, irgendetwas Profitables aus denselben zu machen. 

Muss man Beethoven interpretieren oder reicht es, seine Angaben ein-
fach ernstzunehmen? Haben Komponisten nicht auch Rechte? Und wa-
rum spielt dann niemand das richtige Tempo, wo wir doch genau wissen, 
dass der Komponist alles Erdenkliche getan hat, um seine Intention der 
Nachwelt zu überliefern? Stundenlang kann man mit Norrington über 
seine Lieblingsthemen diskutieren bzw. sich gern überzeugen lassen. Als 
ich ihm vor etlichen Jahren bei seinem Stuttgarter Beethoven-Zyklus assis
tieren durfte, war das für mich ein ganz besonderes Erlebnis. Seine Proben 
machten allen Beteiligten gehörigen Spaß, und wie nebenbei entdeckte 
man den »eigenen« und wohlvertrauten Beethoven völlig neu. Man geriet 
so auch noch kostenlos in die musikalische »Waschstraße« und entledigte 
sich mindestens fünfzig Jahre verkarajanisierter Hörgewohnheiten. Natür-
lich ist Sir Roger Norrington längst eine lebende Legende, 
wird immer noch als einer der ersten Pioniere der histo-
risch informierten Uniformierten gefeiert und gilt – etwas 
plump formuliert – als der Interpret mit den schnellsten 
Tempi im gesamten Sonnensystem. Dabei wird ihm gern 
auch noch das Etikett des Revolutionärs angeheftet, was 
mir jedoch sehr merkwürdig vorkommt. Denn es war vor 
langer Zeit auch hierzulande einmal gute Tradition, die 
Dinge nicht dadurch größer und wichtiger erscheinen zu 
lassen, indem man sie einfach langsamer aufführt und den 
Weihrauch des Pathos herumfechelte. Felix Weingartner, 

11 Konzerte

Sir Roger Norrington präsentiert mit dem  
Orchester der Komischen Oper Berlin  
am 3. Dezember ein Mozart-Programm.  
Markus Poschner, ehemaliger Kapellmeister 
an der Behrenstraße und GMD am Theater 
Bremen, kennt den Ausnahmekünstler seit  
vielen Jahren. 

»Mozart mit 
Norrington – 
herrlich!«

von Markus Poschner

November 2010 – Februar 2011 // komisch
Zeitung der Komischen Oper Berlin

Charmant und exotisch – so  
sehen die Damen sowohl den 
Vetter aus Dingsda (oben) als  
auch Prinz Sou-Chong, der  
im Land des Lächelns wartet. 

Herbst 2010, Berlin-Mitte. Gesperrte Straße, 
glühende Scheinwerfer. Hinter Absperr
zäunen kämpfen kreischende, junge Mäd-
chen um den besten Platz. Doch dieses Mal 
ist es keine Boygroup, die die Teenager der 
Ohnmacht nahebringt: Es ist der indische 
Bollywood-Star Shah Rukh Khan, der hier 
gerade seinen neuesten Action-Film Don 2 
dreht und die Stadt kopfstehen lässt. 
Schließlich wird der Film noch mehr (vor 
allem indische) Touristen nach Berlin brin-
gen. Die indische Traumfabrik Bollywood 
boomt, die Filme voller Tanzeinlagen faszi-
nieren auch außerhalb des Subkontinents 
Jahr für Jahr Millionen von Kinogängern. 

Sind es für Inder »exotische« Schauplätze 
wie Paris, London, New York oder Berlin, 
die den Reiz darstellen, sind Europäer über-
wältigt von der Opulenz der Bilder und 
finden hier das Stückchen heile Welt, das 
wir alle brauchen, Happy End inklusive.

In Cordula Däupers Inszenierung von Edu-
ard Künnekes Der Vetter aus Dingsda ist auch 
die Hauptfigur, Julia de Weert, dem Bolly-
wood-Traum erlegen. Zusammen mit ihrer 
besten Freundin, Hannchen, sehnt sie sich in 
ein Kitsch-Indien, ins ferne Batavia, denn 
dorthin ist ihre Jugendliebe Roderich vor 
sieben Jahren ausgewandert, dorthin träumt 
sie sich. Und natürlich sieht ihr Roderich 
aus wie Shah Rukh Khan. Doch plötzlich 
taucht ein »armer Wandergesell’« auf und 
bringt Julias Traumbild vom idealen Mann 
ins Wanken. Ist er ihr Roderich? Oder ist es 
der andere Fremde, der da ganz im Bolly-
wood-Stil mit dem Helikopter aus dem 
Bühnenhimmel geschwebt kommt? 

Julias sorgsam gebaute Welt, immer auf-
recht gehalten von ihren dienstbaren Haus-
geistern Karla und Hans, beginnt zu brö-
ckeln. Was passiert, wenn Wunschvorstel-
lung und Realität miteinander kollidieren, 
zeigt Cordula Däuper in ihrer Inszenierung 
des Operettenklassikers, ohne dabei die Mo-
mente voller Witz und Situationskomik zu 
vernachlässigen. Und sie gibt den schmissi-
gen Musiknummern der Zwanziger Jahre 
genug Raum, um das Ensemble – ganz bol-
lywoodmäßig – zum Tanzen zu bringen. 

Ganz ähnlich wie Julia geht es der Haupt-
figur in Franz Lehárs Das Land des Lächelns: 
Lisa, das Wiener Vorzeigemädchen aus Adels
kreisen und ganzer Stolz ihres Vaters, verliebt 
sich in den exotischen chinesischen Prinzen 
Sou-Chong. »Er ist so charmant, dass man 
das Exotische an ihm schon gar nicht mehr 
als exotisch empfindet«, bringt es Excellenz 

Hardegg auf den Punkt. Also geht Lisa mit 
Sou-Chong nach China und lässt ihren 
immer zuvorkommenden, doch etwas drö-
gen Jugendfreund Graf Gustav von Potten-
stein, genannt Gustl, in Wien zurück. Aber 
so exotisch, wie sich Lisa das Ganze vorge
stellt hat, ist es gar nicht im fernen Osten. 
Sou-Chong heiratet vier weitere Frauen, 
und das passt überhaupt nicht in Lisas ro-
mantisches Liebeskonzept: Welten und An
schauungen kollidieren hier. Regisseur Pe-
ter Konwitschny dreht einige Schrauben 
der Lehár-Operette fester und liest das Stück 
konsequent als Liebesdiskurs zwischen 
Selbstfindung und Entfremdung. Und er 
nutzt die Musik der chinesischen Ballett-
Suite für eine ganz eigene, exotische Revue.

Lisa und Julia. Das sind junge Frauen, 
die sehnsuchtsvoll die große Liebe und das 
vermeintlich Exotisch-Fremde suchen, ei-
gentlich aber im Fremden nur sich selbst 
erkennen können … 
Eduard Künneke …  
Der Vetter aus Dingsda
Musikalische Leitung … Christoph Altstaedt 
Inszenierung … Cordula Däuper
Vorstellungen … 5./19. Februar /  
1. /11. / 26. März /19. April 2011

Franz Lehár … Das Land des Lächelns
Musikalische Leitung … János Kovács  
Inszenierung … Peter Konwitschny
Vorstellungen … 12. /16. / 21. /  
30. Januar 2011

Die Operette und die 		
Sehnsucht nach Exotik

von Lars Gebhardt

»So klingt Operette 
im großen Opern-
haus – sahnig 
schön ...« Der Tagesspiegel 

Kammerkonzerte
Wie es wär’, wenn’s anders wär‘ …  
Di., 7. Dezember 2010, 20:00 Uhr, Foyer
Sinfonische Kammermusik von John Adams, 
Paul Hindemith und Antonín Dvořák
 

Der Wanderer …  
Mo., 10. Januar 2011, 20:00 Uhr, Foyer
Ein Schubert-Liederabend mit Jens Larsen
 

Klaviertrios …  
Mo., 7. Februar 2011, 20:00 Uhr, Foyer
Werke von Ludwig van Beethoven und  
Johannes Brahms

Er gilt weltweit als  
einer der wichtigsten 
Protagonisten der  
historisch informierten 
Aufführungspraxis: 
Sir Roger Norrington. 

Neu … Nachtkonzerte
Wenn am 17. Dezember gegen 21:45 Uhr auf der Bühne der Schluss-
marsch in Prokofjews Die Liebe zu drei Orangen erklingt und sich der 
Vorhang langsam schließt, packen einige Musiker des Orchesters ihre 
Instrumente noch nicht zusammen, sondern stimmen sie neu und la-
den zum musikalischen Kehraus hinter die Kulissen des Opernhauses 
ein. Auf der Probebühne 1 erklingt Kammermusik, die den Auftakt gibt 
zu den neuen Nachtkonzerten: Kammerkonzerte zu später Stunde an 
ungewöhnlichem Ort.

Nachdem an diesem Abend Streichsextette von Bohuslav Martinu° 
und Antonín Dvořák zu Gehör kommen, laden am 28. Januar Bassist 
Jens Larsen und das ensembleKOM ab 23:00 Uhr in den Orchestergra-
ben ein. Da kann der Zuschauer den imposanten Saal der Komischen 
Oper Berlin aus der Perspektive eines Orchestermusikers erleben.
Böhmische Miniaturen … Freitag, 17. Dezember 2010, 22:00 Uhr
Nachtgesänge im Orchestergraben … Freitag, 28. Januar 2011, 23:00 Uhr



eigentlich in den Süden gezogen hatte – 
weiterhin im rauen Berlin und kann nun, 
mit etwas mehr Freizeit, dieser ruppigen 
Stadt auch einige schöne Sachen abgewin-
nen. Seinen Wohnsitz hat er weiterhin fuß-
läufig zur früheren Wirkungsstätte: ideale 
Voraussetzung für seine gelegentliche Wie-
derkehr in die Behrenstraße. Jüngst war 
Neues, Großes zu vernehmen: Die Bay-
reuther Festspiele haben angeklopft, wo zu 
Wagners 200. Geburtstag ein neuer Ring 
ansteht, und die Bayerische Staatsoper hat 
ihn von 2013 an zu ihrem Generalmusikdi-
rektor designiert.

Es mag ein Zeichen für die vorausschau-
ende Programmdramaturgie sein, dass sich 
auch in der Werkauswahl der beiden Diri-
genten Parallelen ergeben: Beide kombinieren Schlüsselwerke der russischen 
Musik mit je einem Werk der K.u.k.-Musiziertradition. Am 14. Januar 
folgt auf Antonín Dvořáks Cellokonzert (mit dem fabelhaften Solisten 
Christian Poltéra) Igor Strawinskys Ballettmusik zu Petruschka. Drei Wochen 
später dirigiert Kirill Petrenko nicht nur erstmals Ludwig van Beethovens 
Pastorale, sondern auch eine Rarität, mit der sich für ihn ein lange gehegter 
Wunschtraum erfüllt: Alexander Skrjabins Promethée, ein visionäres Klang-
lichtstück mit dem Untertitel »Poem des Feuers«. In dieser Partitur hat 
Skrjabin – der sich, ähnlich der antiken Titelgestalt, als schöpferisches Wesen 
gottgleich fühlte und große Sympathien für Figuren hatte, die sich gegen 
die Götter auflehnten – ein Instrument hineinkomponiert, das es damals 
noch nicht gab und das auch heute nicht existiert: das »Luce« genannte 
Licht- und Farbenklavier. Als Synästhetiker sah Skrjabin zu bestimmten 
Tönen auch bestimmte Farben. In dieser Komposition, seinem letzten voll-
endeten Orchesterwerk, wagte er den Versuch, beides für sein Publikum er-
fahrbar zu machen – doch erst mit der Lichttechnik des 20. (und 21.) Jahr-
hunderts sind adäquate Umsetzungen dieses Konzepts möglich, und Franck 
Evin, Lichtdesigner der Komischen Oper Berlin, wird diese Klanglicht
vision realisieren. In Promethée ist außerdem ein solistischer Klavierpart 
vorgesehen, den Sarah Tysman übernimmt (sie hat mit Kirill Petrenko hier 
bereits Edvard Griegs Klavierkonzert interpretiert), und am Schluss tritt 
der Chor mit Vokalisen hinzu: ein wahrhaft monumentales Finale für ein 
singuläres Werk.
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Sinfoniekonzert mit Andrés Orozco-Estrada 
Freitag, 14. Januar 2011, 20:00 Uhr
Solist … Christian Poltéra, Violoncello
Programm … Antonín Dvořák: Konzert für Violoncello und 
Orchester h-Moll op. 104, Igor Strawinsky: Petruschka  
 
 
Sinfoniekonzert mit Kirill Petrenko 
Freitag, 4. Februar 2011, 20:00 Uhr
Solistin … Sarah Tysman, Klavier
Chorsolisten der Komischen Oper Berlin 
Licht … Franck Evin
Programm … Alexander Skrjabin: Promethée. Le Poème  
du feu op. 60, Ludwig van Beethoven: Sinfonie Nr. 6  
F-Dur op. 68 Pastorale

Viele Wege führen nach Rom, aber ins Herz der Musik gelangt man 
wohl am besten über Wien. Zwei junge Dirigenten, die in kurzer Folge 
Konzerte an der Komischen Oper Berlin dirigieren, stehen dafür ein, 
denn beide haben ihr Handwerk in der Wahlheimat Mozarts, Beetho-
vens, Brahms’ und Bruckners erlernt – und stammen doch beide aus 
Gegenden der Welt, die entfernter kaum sein könnten: aus Medellín in 
Kolumbien und Omsk in Sibirien. Über 12.000 Kilometer Luftlinie sind 
die Geburtsorte dieser Musiker voneinander entfernt, gerade drei Wo-
chen trennen ihre Auftrittstermine an der Behrenstraße: Der 1977 ge-
borene Kolumbianer Andrés Orozco-Estrada steht erstmals am Pult die-
ses Orchesters – aber den fünf Jahre älteren Kirill Petrenko dem Berliner 
Publikum noch vorzustellen, hieße fast Eulen nach Athen tragen.

Beide vereint die frühe Weichenstellung auf ihrem Berufsweg. Petrenkos 
Eltern – der Vater Konzertmeister, die Mutter Musikdramaturgin – hatten 
den Jungen schon bei der Geburt zum Dirigenten bestimmt und alles ge-
tan, damit dieser Wunsch auch der seine und in Erfüllung gehen würde. 
Andrés Orozco-Estrada begann als Kind mit dem Geigenspiel und begann 
ebenfalls sehr früh, als Fünfzehnjähriger, mit dem Dirigieren. Und beider 
Weg führte sie, auf teils verschlungenen Pfaden, zum selben Lehrer an die 
Musikuniversität in Wien: Uroš Lajovic. Dieser Musiker, der akribisch und 
geduldig probt und dessen Dirigieren von feinsinniger Bescheidenheit ge-
kennzeichnet ist, hat als Lehrer offenbar eine besondere Befähigung, heraus
ragenden Talenten nicht nur das handwerkliche Rüstzeug zu vermitteln, 
sondern sie auch mental auf besondere Anforderungen vorzubereiten.

Für den jungen Kolumbianer kamen die mit einem Paukenschlag: Ge-
rade frischgebackener Absolvent sprang er beim Tonkünstler-Orchester 
Wien ein, und die Presse feierte ihn als »Wunder von Wien«. Mit solch 
einer Hypothek braucht man breite Schultern – die Wiener Kritik ist in 
ihrer Gnadenlosigkeit der Berliner ebenbürtig. Orozco-Estrada erfüllte 
diese hohen Erwartungen und ist mittlerweile Chefdirigent des Tonkünst-
ler-Orchesters (und gleichzeitig des Baskischen Nationalorchesters). Inzwi-
schen wird er europaweit von erstklassigen Klangkörpern eingeladen, vom 
Gewandhausorchester Leipzig und den Münchner wie den Hamburger 
Philharmonikern; mit dem Mahler Chamber Orchestra geht er auf Tour-
nee, sogar Japan hat schon gerufen, und selbst sein Einstand bei den Wie-
ner Philharmonikern (wieder als Einspringer, diesmal für Esa-Pekka Salo-
nen) wurde nicht nur vom »Standard« hoch gelobt: »Man braucht sein jet-
ziges Debüt mit den Philharmonikern gar nicht als Sensation zu feiern, wie 
das vor sechs Jahren der Fall war, um seine Qualitäten zu würdigen. Große 
Gesten sind dem Kolumbianer (…) ebenso fremd wie jede Form der 
Übertreibung. Dafür verbindet er perfektes Handwerk mit einem Tempe-
rament, das er fein abzustufen und zu dosieren weiß.« Stand in seiner Arbeit 
bislang das Sinfonische im Vordergrund, hat sich Andrés Orozco-Estrada 
doch als Musikchef der Oper Klosterneuburg schon ein beachtliches Musik
theater-Repertoire angeeignet und wird demnächst Vorstellungen in Stutt-
gart (La Traviata) und Hamburg (Neuinszenierung La Cenerentola) leiten.

Kirill Petrenkos Karriere begann so bedachtsam wie beharrlich, und 
auch bei ihm stand die kontinuierliche Zusammenarbeit mit einem öster-
reichischen Orchester am Anfang. Den Vorarlberger Sinfonikern hält er 
bis heute die Treue und erarbeitet in Bregenz – auf ein Jahrzehnt gestreckt 
– seinen ersten Mahler-Sinfonien-Zyklus. Nach Lehrjahren an der Wiener 
Volksoper und Gesellenjahren am Meininger Theater hat ihn das Jahrfünft 
als Chef an der Komischen Oper Berlin berühmt gemacht und ihm Debüts 
an den wichtigsten Bühnen der Welt eingebracht. Der Wunsch nach mehr 
persönlichem Gestaltungsspielraum hat ihn dazu bewogen, 2007 schweren 
Herzens seinen Abschied zu nehmen; nichtsdestoweniger lebt er – den es 

Senkrechtstarter  
als Dauerbrenner

Kirill Petrenko kehrt für ein Sinfoniekonzert  
in die Behrenstraße zurück, Andrés Orozco-
Estrada stellt sich hier erstmals vor. 

von Malte Krasting

Zu Weihnachten wird es mozartlich an der Behrenstraße: Nicht nur Don 
Giovanni ist rund um die Feiertage zu erleben, auch unser Weihnachtskon-
zert steht im Zeichen des Salzburgers.

Den Auftakt macht Tschaikowskis Mozartiana-Suite, die anlässlich des 
100. Jahrestages der Uraufführung von Don Giovanni entstand, und als 
Hommage an Mozart zu verstehen ist: Tschaikowski wählte kleine Stücke 
aus Mozarts Spätwerken und tauchte sie in orchestrale Farbenpracht. Er 
wollte so auf unbekannte Schätze im Schaffen Mozarts aufmerksam machen. 

Eine wahre Mozart-Spezialistin an unserem Haus, Sopranistin Brigitte 
Geller, widmet sich dem heute noch stief
mütterlich behandelten Genre der Konzer-
tarie. Diese Arien waren von vornherein 
für den Konzertsaal geschrieben und stell-
ten oft typische Opernszenen nach: die 
verlassene Geliebte, der todesmutige Kämp-
fer, die racheerfüllte Furie. Die Szene mit 
Rondo Ch’io mi scordi di te? – Non temer, 
amato bene entstand für die Sopranistin Nan-
cy Storage, die Figaro-Susanna der Urauf-
führung, und basiert auf einem Text, den 
Mozart seiner Wiener Fassung des Idomeneo 
entnahm. Komponiert für Sopran, Orches-
ter und obligates Klavier ist davon auszuge
hen, dass Mozart bei der Uraufführung den 
Klavierpart selbst übernahm. 

Mozarts Klavierkonzert Nr. 17 G-Dur 
KV 453 gehört zu der Reihe der großen 
Klavierkonzerte, die in rascher Folge 1784 
und 1785 entstanden, also in der Zeit, als 
sich Mozart als freischaffender Künstler in 

Wien etabliert hatte, und so atmet das Klavierkonzert, welches für Mozarts 
Schülerin Barbara Ployer entstand, auch ein gewisses bürgerliches Selbst-
bewusstsein. Ganz unspektakulär und fast kammermusikalisch beginnt das 
Werk, das Klavier übernimmt die Anfangsmelodie der 1. Violinen und 
schmiegt sich harmonisch in die Orchesterstimmen ein. Nicht große Kon-
traste und thematisch-motivische Kämpfe prägen das Werk, sondern ein 
einheitlicher »entspannter« Ton. 

Den Rahmen des Abends schließt ein weiteres Werk Pjotr I. Tschai-
kowskis: Seine 5. Sinfonie zeigt den Komponisten von einer ganz anderen 

Seite. Das von heftigen emotionalen Wal-
lungen erfüllte Werk zählt zu den großen 
Meisterwerken der spätromantischen Sin-
fonik. Mit seiner Gefühlstiefe und dem ge-
lösten Freudentanz des triumphalen Finales 
bildet es den idealen Abschluss des Konzerts.

Und wenige Tage später geht es dann 
mit Glitzer und Glamour ins neue Jahr. 
Liebe zum Lärm der Großstadt, überbor-
dende Lebensfreude, sexuelle Freizügigkeit, 
Leben in Saus und Braus, ein Tanz auf dem 
Vulkan – das sind Begriffe, die wir mit den 
20er Jahren des vergangenen Jahrhunderts 
verbinden. Diese Zeit hat sich in einer Musik 
ausgedrückt, die in ihrem Klang ganz un-
verwechselbar ist und zu Porträts des Le-
bensgefühls der »roaring twenties« gewor-
den ist, die unser Bild von dieser Zeit viel-
leicht stärker geprägt haben als die bildende 
Kunst oder die Architektur.

In den Neujahrskonzerten werden Dag-
mar Manzel und das Orchester der Komi-
schen Oper Berlin unter der musikalischen 
Leitung von Markus Poschner dieses Le-
bensgefühl wieder aufleben lassen und ei-
nen schwungvollen Start ins Jahr 2011 bie-
ten. Zu hören sind altbekannte Evergreens, 
aber auch Raritäten, denen man sonst nicht 
so leicht begegnet, wie zum Beispiel Edu-
ard Künnekes fulminante Tänzerische Suite 
oder das Spanische Intermezzo aus der 
Revueoperette Casanova, die Ralph Benatz-
ky nach Johann Strauß arrangiert hat. Na-
türlich kommen auch die »ernsten« Kom-
ponisten der Zeit nicht zu kurz, mit bissi-
gen Songs von Hanns Eisler und Ausschnit-
ten aus Werken von Wolfgang Korngold 
sowie Paul Hindemith sind sie gut vertre-
ten und lassen ahnen, dass die »Goldenen 
Zwanziger« die heutige strenge Trennung 
von E- und U-Musik noch nicht kannten.

Abgerundet wird das Programm durch 
einige der größten Hits der Commedian 
Harmonists: Das Lindenquintett wird uns 
mit der schönen Isabella von Kastilien be-
kanntmachen, den mitschunkelnden Zu-
hörern etwas über die Bedeutung eines 
wirklich guten Freundes sagen und noch 
einiges andere bieten, was jetzt noch nicht 
verraten werden soll.

Aber natürlich darf bei einem Neu-
jahrskonzert eines nicht zu kurz kommen: 

der Walzer. Er wird nicht nur in Ausschnitten aus Operetten und großan-
gelegten Bearbeitungen von Werkes des Walzerkönigs vertreten sein, son-
dern auch in der raffiniert instrumentierten Phantasmagorie des Tanzes, 
der Maurice Ravel den Titel La Valse gegeben hat.

Konzerte zu den  
Festtagen 

Kirill Petrenko (oben) dirigiert 
Skrjabin und Beethoven. Andrés 
Orozco-Estrada gibt sein Debüt  
an der Komischen Oper Berlin mit 
Dvořák und Strawinsky. 

Das Orchester der 
Komischen Oper 
Berlin.
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Weihnachtskonzert …  
Mittwoch, 22. Dezember 2010, 20:00 Uhr
Dirigent … Kirill Karabits  
Solisten … Brigitte Geller, Sopran; Markus Groh, Klavier
Programm … Pjotr I. Tschaikowski: Sätze aus der Suite 
Nr. 4 G-Dur op. 61 Mozartiana; Wolfgang Amadeus 
Mozart: Klavierkonzert Nr. 17 G-Dur KV 453; Szene mit 
Rondo Ch’io mi scordi di te? – Non temer, amato bene  
für Sopran und Klavier KV 505; Pjotr I. Tschaikowski:  
Sinfonie Nr. 5 e-Moll op. 64 
 

Neujahrskonzerte …  
Samstag, 1. Januar 2011, 16:00 Uhr / 20:00 Uhr
Dirigent … Markus Poscher  
Solisten … Dagmar Manzel, N. N., Das Lindenquintett
Programm … Stücke von Eduard Künneke, Ralph Benatzky, 
Leo Fall, Theo Mackeben, Maurice Ravel, Hanns Eisler, 
Paul Hindemith, Erich Wolfgang Korngold, Emmerich 
Kálmán u.v.a.
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Innehalten und  
beschleunigen

Lassen Sie  
uns rein?! 

Förderkreis

Die Heinz und Heide Dürr Stiftung hat mit 
der Komischen Oper Berlin das Familien-
workshop-Projekt »Early Excellence« initi-
iert. Der ehemalige Bahnchef Heinz Dürr, 
über kulturelle Bildung und das, was uns 
die Oper im 21. Jahrhundert noch zu sagen 
hat. 

Herr Dürr, Sie sind langjähriges Mitglied im 
Förderkreis Freunde der Komischen Oper Berlin 
e.V. und haben schon viele Opernaufführungen 
in der Behrenstraße besucht ... // Heinz Dürr … 
Die Komische Oper Berlin hat anspruchs-
volle Inszenierungen, die immer wieder 
aufrühren und aufregen, weil sie sehr mo-
dern sind. Es ist eine junge Oper, die ältere 
Werke in unsere Zeit übersetzt und sich 
vom Schauspiel inspirieren lässt. Besonders 
eindrucksvoll ist mir zum Beispiel die Ur-
aufführung von Christian Josts Hamlet in 
Erinnerung geblieben.

Was hat uns Oper heute zu sagen? // Heinz 
Dürr … Wir brauchen die Oper genauso 
wie das Schauspiel. Denn beide sind Ausein
andersetzungen mit unserer Gesellschaft 
und so gesehen eher Arbeit als passive Un-
terhaltung. Wegzappen geht nicht, man 
kann höchstens in der Pause gehen … 

Als erfolgreicher Unternehmer haben Sie vor über 
zehn Jahren gemeinsam mit Ihrer Frau die Heinz 
und Heide Dürr Stiftung gegründet. Wo liegen 
die Schwerpunkte Ihrer Stiftungsarbeit? // 
Heinz Dürr … Unsere Stiftungszwecke sind 
breit gefächert. Neben Forschungsprojekten 
im Bereich Neurogenetik fördern wir das 
deutschsprachige Theater, vor allem junge 
Autoren, die neue Theaterstücke schreiben. 
Im sozialen Bereich engagieren wir uns für 
die frühkindliche Bildung und unterstützen 
die Verbreitung des »Early Excellence«-An-

Es geht um Sie. Der einzige Grund, aus 
dem wir Musik-Theater machen, sind un-
sere Zuschauer. Anders gesagt: Theaterleu-
te machen Theater, weil sie es lieben, wenn 
das Publikum klatscht. Wer einmal am Ende 
einer Vorstellung hinter der Bühne war und 
gesehen hat, wie die Gesichter aller an der 
Vorstellung Beteiligten aufleuchten, wenn 
durch den gerade gefallenen Vorhang der 
Applaus aus dem Zuschauerraum tönt, der 
weiß das. Für solche magischen Momente, 
die im Dialog mit unserem Publikum ent-
stehen, leben wir. 

Und deshalb möchten wir mit einem 
Fotoprojekt für die nächste Saison 2011/12 
unsere Zuschauer in den Mittelpunkt stel-
len. Um die Menschen, die in unserer Ar-
beit der wichtigste Partner sind, ins Ram-
penlicht zu setzen. Uns interessiert die 
Bandbreite unseres Publikums und das, was 
Sie mit der Oper verbindet. Wir möchten 
wissen: Wie leben Sie? Wie setzen sich un-
ser Besucher selbst in Szene? 

Weil wir uns ja bislang nur aus dem 
Opernhaus kennen, wir Sie aber näher ken-
nenlernen und auch unseren anderen Besu-
chern vorstellen wollen, möchten wir Sie 

Extra

Gegen Vorlage dieses Gutscheins erhält jeder Besucher 
der Komischen Oper Berlin bei einem beliebigen Einkauf 
bei  Wein & Vinos gratis eine Flasche Rioja Valdelana 
 Reserva im Wert von 14,90¤.  Dazu einfach diesen Gut-
schein  mitnehmen und in einem  unserer Wein–Fachge schäfte 
in Berlin einlösen.  Wir freuen uns auf Ihren Besuch!

Knesebeckstraße 86
10623 Berlin
Mo.–Fr. 10 –20 Uhr
Sa. 10 –18 Uhr

FILIALE bErLIn  CHArLOTTEnbUrG

Ludolfinger Platz 1–3
13465 Berlin
Mo. – Fr. 10 –18.30 Uhr
Sa. 10 –14 Uhr

FILIALE bErLIn  FrOHnAU

14,90 
Unser Geschenk!

 EINE FlaschE  
Rioja VaLdeLana

ReSeRVa

Mittenwalder Str.16
10961 Berlin
Mo.–Fr. 14–20 Uhr
Sa. 10 –14 Uhr

FILIALE bErLIn  KrEUZbErG

Clayallee 326
14169 Berlin
Mo.–Fr. 10–20 Uhr
Sa. 10 –18 Uhr

FILIALE bErLIn  ZEHLEnDOrF
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satzes in Deutschland. Im Mittelpunkt un-
serer Stiftungsarbeit aber steht der Mensch, 
über den wir mehr erfahren wollen.

Seit zwei Jahren unterstützt die Heinz und 
Heide Dürr Stiftung auch das Kinder- und Ju-
gendprogramm »Komische Oper ’ Jung«. Worum 
geht es dabei? // Heinz Dürr … Unser Pro-
jekt mit der Komischen Oper Berlin basiert 
auf dem »Early Excellence«-Ansatz, bei 
dem es darum geht, die individuellen Fä-
higkeiten von Kindern frühzeitig zu för-
dern und dabei die Eltern mit einzubezie-
hen. Mit dem Opernhaus veranstalten wir 
Workshops für Kitas, zu denen Kinder ge-
meinsam mit ihren Eltern eingeladen sind, 
die Welt der Oper zu entdecken. Am Ende 
steht ein gemeinsamer Besuch einer Kinder
oper. Dieses Projekt ist etwas Besonderes, 
da Eltern aus unterschiedlichsten Schichten 
und mit verschiedenen kulturellen Hinter-
gründen in die Bildungsprozesse ihrer Kin-
der einbezogen werden. Kinder erzählen 
nicht mehr nur ihre Erlebnisse, sondern 
können sie mit ihren Eltern erfahren und 
sich innerhalb der Familie darüber austau-
schen. Das ohnehin schon vielfältige päda-
gogische Angebot für Kinder an der Komi-
schen Oper Berlin wurde so durch unser 
Engagement auf die ganze Familie erweitert.

Das Thema »Kulturelle Bildung von Kindern« 
ist derzeit in aller Munde. Woran liegt das? Sind 
nicht Schulen und Kindergärten dafür verant-
wortlich, die Kinder »kulturell zu bilden«? // 
Heinz Dürr … Was heißt kulturelle Bil-
dung? Welcher Kulturbegriff liegt dem 
denn zugrunde? Sind denn nur Theater 
oder Oper Kultur oder sind es auch unsere 
Essgewohnheiten? Wird der Kulturbegriff 
weiter gefasst, endet kulturelle Bildung we-
der am Schultor noch an den Kita-Pforten. 

mit unserem Fotografen zu Hause besu-
chen und dort ablichten. In Ihrem Wohn- 
oder Arbeitszimmer, in der Küche oder auf 
dem Balkon. Allein oder mit ihrer Familie, 
mit ihrem Partner oder ihren Freunden. 
Wir suchen junge und alte, dicke und dün-
ne, »szenige« und konservative Opernbe
geisterte, die Lust haben, mit uns dieses 
Projekt zu gestalten und lebendig werden 
zu lassen. Wir suchen die Vielfalt, wir su-
chen Sie. Lassen Sie uns rein?

Bei Interesse schicken Sie uns bitte eine 
kurze E-Mail, der Sie ein Foto von sich an-
hängen und uns kurz die wichtigsten Infor-
mationen mitteilen: Wo leben Sie, wie alt 
sind Sie, welche Aufführungen haben Sie 
bei uns gesehen, möchten Sie allein oder 
mit Ihrer Familie, Freunden oder Bekannten 
fotografiert werden? Statt eines schnöden 
Honorars bieten wir Ihnen das Erlebnis 
eines einmaligen Fotoprojekts – und na-
türlich laden wir Sie, wenn Sie uns zu sich 
nach Hause einladen, im Gegenzug zu uns 
in die Oper ein.
Kontakt … Jan Mollenhauer/Irene Eidinger
Telefon … +49 (0) 30.20 260.369
j.mollenhauer@komische-oper-berlin.de

Heinz Dürr engagiert  
sich für die Oper – und  
die kulturelle Bildung.

Die Komische Oper Berlin möchte den Service für ihre Besucher ver-
stärken und sucht dazu opernbegeisterte Persönlichkeiten, die sich in 
einer der interessantesten kulturellen Institutionen der Hauptstadt  
engagieren möchten. Die Ehrenamtlichen stehen dem Publikum als 
Ansprechpartner für alle Fragen rund um den Opernbesuch, den 
Spielplan und den Förderkreis zur Verfügung. 

Im Gegenzug bietet das Opernhaus einen intensiven Einblick in  
die künstlerische Arbeit, organisiert gemeinsame Vorstellungs- und 
Probenbesuche und exklusive Veranstaltungen mit Künstlern. Die  
ehrenamtlichen Mitarbeiter werden geschult und intensiv auf ihre  
Einsätze vorbereitet. 
Informationen … Förderkreis Freunde der Komischen Oper Berlin e.V.
Irmtraud Michels // Telefon … +49 (0) 30.20 260.334 
E-Mail … i.michels@komische-oper-berlin.de

Wir suchen … Sie! 
Ehrenamtliches Engagement

Interview: Verena Thole

Ich finde es wichtig, dass Kinder von An-
fang an Anreize bekommen, und dazu kann 
auch ein Opernbesuch gehören. Nur soll-
ten Anreize nicht überreizt werden. Das 
endet dann in Stress und Desinteresse. 

Sie waren viele Jahre Bahnchef – und engagieren 
sich für die Oper. Da liegt die Frage nahe – was 
haben Oper und die Bahn gemeinsam? // 
Heinz Dürr … Oper und Bahn haben etwas 
mit Innehalten und Beschleunigung zu tun: 
Bei der Bahn aus dem Fenster, in der Oper 
auf die Bühne schauen, Musik hören und 
sich dabei treiben lassen, egal was die ande-
ren dazu sagen. 
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Experimente des Staatsballetts
Shut Up And Dance! Reloaded … 15. Dezember 2010 und 3. Januar 2011
Zu Experimentalmusik, Minimal, Techno und Eigenkompositionen zeigen Tänzer  
des Staatsballetts Berlin Choreographien sechs höchst unterschiedliche Choreo
graphien. Ein Muss für alle Freunde des zeitgenössischen Tanzes! 

39. Bundeswettbewerb Gesang Berlin, Finalkonzert … 6. Dezember 2010
Krönender Abschluss und entscheidende Runde für die Preisvergabe im Haupt
wettbewerb des größten nationalen Gesangswettbewerbs Europas zugleich.
Musikalische Leitung ... Friedemann Layer
Mit ... dem Orchester der Komischen Oper Berlin // Moderation ... Roger Willemsen 

Für ein Fotoprojekt sucht die Komische Oper Berlin 
Zuschauer, die sich in den eigenen vier Wänden 
ablichten lassen.

Felsenstein im Babylon … Walter Felsenstein (Foto) gilt als Sinnbild 
für das Musiktheater. Als Begründer und Intendant der Komischen 
Oper Berlin (1947–1975) war Felsenstein einer der großen kreativen 
Theaterregisseure des 20. Jahrhunderts. Seine Inszenierungen sind 
unvergessen und jetzt endlich auf großer Leinwand zu erleben.  
Fünf aufwendig restaurierte Filme aus der 2008 bei Arthaus-Musik 
erschienenen DVD-Edition werden ab dem 27. Dezember 2010 im 
Babylon gezeigt – staunend kann man erleben, wie klar, intensiv  
und wertvoll Oper im Film, Oper als Film ist.
Fidelio … 27. Dezember 2010, 19:30 Uhr 
Das schlaue Füchslein … 29. Dezember 2010, 19:30 Uhr  
Othello … 2. Januar 2011, 15:00 Uhr 
Hoffmanns Erzählungen … 9. Januar 2011, 15:00 Uhr 
Ritter Blaubart … 16. Januar 2011, 15:00 Uhr 
 
Veranstaltungsort … Babylon, Rosa-Luxemburg-Str. 30, 10178 Berlin
Karten … +49 (0) 30 . 242 59 69 (ab 17:00 Uhr) und www.babylonberlin.de 
Eintritt … 6,50 € 
In Kooperation mit … Deutsches Rundfunkarchiv (DRA) Babelsberg und RBB Media 

Mit Unterstützung von … Erbengemeinschaft Walter Felsenstein, Akademie der Künste Berlin, 

Arthaus-Musik, Komische Oper Berlin, Babylon, Sascha Film Wien

Komische Oper ’ Ball … Samstag, 12. Februar 2011, 19:30 Uhr
Musikalische Leitung … Koen Schoots 
Moderation … Andreas Homoki
Mit … Gesangssolisten und dem Orchester der Komischen Oper Berlin
Eintritt (inkl. Speisen und Getränke) … 190,00 – 310,00 € 

Informationen und Reservierungen … Irmtraud Michels  
Telefon … +49 (0) 30.20 260.334
E-Mail … i.michels@komische-oper-berlin.de 

Glanzvolle Ballnacht
 

Der Komische Oper ’Ball für Freunde und Förderer  
des Hauses ist kein Ball wie jeder andere: Das erlesene 
Dinner zu Salon- und Jazzmusik auf der Bühne, der 
prunkvoll erleuchtete Zuschauersaal, die virtuosen  
Gesangseinlagen, das Orchester der Komischen Oper 
Berlin in großer Besetzung und das faszinierende  
Saalfeuerwerk sind nur einige der vielen herausra-
genden Momente einer außergewöhnlichen Ballnacht. 
Die Gäste erleben die Komische Oper Berlin von Ihrer 
glanzvollsten Seite. 

Familien-Weihnachtskonzert
Sonntag, 19. Dezember 2010, 11:00 Uhr
Musikalische Leitung ... Gabriel Adorján // Solisten … Adam Cioffari, Annelie Sophie 
Müller, Mirka Wagner // Mit … dem Orchester der Komischen Oper Berlin
Programm … Auszüge aus Johann Sebastian Bach: Weihnachtsoratorium,  
Georg Friedrich Händel: Der Messias; und andere Weihnachtsmusik

Bundeswettbewerb Gesang



16 Spielplan und Service

 
Im Spielplan … 
Die Hochzeit des Figaro 

Sie lieben und sie streiten sich, die Paare in dieser Oper.  
Es ist ja auch ein »toller Tag«, den Mozart da komponiert hat,  
voller Verwirrung, Scherz und Schmerz. Mal abgesehen von  
Figaro und Susanna, die eigentlich nur heiraten wollen, gibt es  
noch den Grafen und seine Gräfin, die sich wirklich ernsthaft  
um ihre Beziehung kümmern müssten, gibt es den amourösen  
Wirbelwind Cherubino und außerdem noch Marcellina (Caren  
van Oijen) und Bartolo (Jens Larsen), die sich nicht haben  
träumen lassen, auf ihre alten Tage doch noch zu heiraten.
Wolfgang Amadeus Mozart … Die Hochzeit des Figaro
Musikalische Leitung … Ariane Matiakh // Inszenierung … Barrie Kosky
Vorstellungen … 25./29. Januar /1. / 21./ 27. Februar /4. /19. März 2011

komisch // November 2010 – Februar 2011
Zeitung der Komischen Oper Berlin

Service
Karten
Tel. +49.(0)30.47 99 74 00
Fax +49.(0)30.47 99 74 90
Montag bis Samstag … 9:00 – 20:00 Uhr 
Sonntag und Feiertage … 14:00 – 20:00 Uhr
www.komische-oper-berlin.de
E-Mail … karten@komische-oper-berlin.de
Opernkasse

Unter den Linden 41, 10117 Berlin
Montag bis Samstag … 11:00 – 19:00 Uhr,  
Sonntag und Feiertage … 13:00 – 16:00 Uhr
Förderkreis

Tel. +49.(0)30.20 260.334/.239/.216
Fax +49.(0)30.20 260.366
Montag … 9:00 – 14:00 Uhr, 
Donnerstag … 10:00 – 17:00 Uhr

Sa	 01.	 16:00	 Neujahrskonzert 
		  20:00	 Neujahrskonzert 
So	 02.	 16:00	 Im Weißen Rößl 
Mo	03.	19:30	 Shut Up And Dance! Reloaded 
			   Staatsballett Berlin
Mi	 05.	19:30	 Don Giovanni 
Do	06.	19:30	 Wiederaufnahme … Rigoletto 
Fr	 07.	16:00	 Führung
		  19:30	 Im Weißen Rößl 
Sa	 08.	 19:30	 Rigoletto 
So	 09.	 16:00	 Führung
		  19:00	 Im Weißen Rößl 
Mo	10.	20:00	 Kammerkonzert
Mi	 12.	19:30	 Wiederaufnahme … 
			   Das Land des Lächelns
Fr	 14.	10:00	 Moderierte Konzertprobe
		  20:00	 4. Sinfoniekonzert 
Sa	 15.	 16:00	 Führung Spezial ’Maske
		  19:30	 Rigoletto 
So	 16.	 16:00	 Führung
		  19:00	 Das Land des Lächelns 
Mi	 19.	19:30	 Rigoletto 
Do	20.	19:30	 Wiederaufnahme … Fidelio (1805)
Fr	 21.	16:00	 Führung Spezial ’Bühnenbild
		  19:30	 Das Land des Lächelns 
Sa	 22.	 16:00	 Führung 
		  19:30	 Rigoletto 
So	 23.	 16:00	 Führung 
		  19:00	 Fidelio (1805) 
Di	 25.	19:30	 Wiederaufnahme … 
			   Die Hochzeit des Figaro
Mi	 26.	19:30	 Im Weißen Rößl 
Do	27.	19:30	 Rigoletto 
Fr	 28.	16:00	 Führung 
		  19:30	 Fidelio (1805) 
		  23:00	 Nachtkonzert (Orchestergraben)
Sa	 29. 	16:00	 Führung
		  19:30	 Die Hochzeit des Figaro 
So	 30.	 16:00	 Das Land des Lächelns 
Mo	31.	20:00	 Jazz – Lyrik – Prosa (Gastspiel)

Januar
Di	 01.	19:30	 Die Hochzeit des Figaro
Fr	 04.	20:00	 5. Sinfoniekonzert
Sa	 05.	 16:00	 Führung
		  19:30	 Wiederaufnahme … 
			   Der Vetter aus Dingsda
So	 06.	 12:00	 Einführungsmatinee … Rusalka
		  16:00	 Führung
		  19:00	 Rigoletto
Mo	07.	20:00	 Kammerkonzert
Fr	 11.	20:00	 Das Große Chinesische 
			   Neujahrskonzert (Gastspiel)
Sa	 12.	 19:30	 Komische Oper ’Ball
So	 13.	 16:00	 Führung 
		  19:00	 Fidelio (1805)
Fr	 18.	16:00	 Führung
		  19:30	 Fidelio (1805)
Sa	 19.	 16:00	 Führung Spezial ’Kostüm
		  19:30	 Der Vetter aus Dingsda
So	 20.	 19:00	 Premiere … Rusalka
Mo	21.	19:30	 Die Hochzeit des Figaro
Mi	 23.	11:00	 Wiederaufnahme … Die rote Zora
		  20:00	 Kammerkonzert
Do	24.	11:00	 Die rote Zora
Fr	 25.	19:30	 Rigoletto
Sa	 26.	 16:00	 Führung
		  19:30	 Rusalka
So	 27.	 16:00	 Die Hochzeit des Figaro
Mo	28.	11:00	 Die rote Zora

Februar 
Mi	 01.	19:30	 Wiederaufnahme … 
			   Die Liebe zu drei Orangen
Do	02.	11:00	 Die Schneekönigin
Fr	 03.	18:00	 Die Schneekönigin
		  20:00	 3. Sinfoniekonzert (Philharmonie)
Sa	 04.	 10:30	 Die Schneekönigin 
		  16:00	 Führung
		  20:00	 Armida*
So	 05.	 16:00	 Führung Spezial ’Kostüm
		  19:00	 Orlando
Mo	06.	20:00	 39. Bundeswettbewerb Gesang 
			   Berlin … Finalkonzert
Di	 07.	11:00	 Die Schneekönigin
		  20:00	 Kammerkonzert
Mi	 08.	19:30	 Die Liebe zu drei Orangen
Do	09.	19:30	 Wiederaufnahme … Don Giovanni
Fr	 10.	16:00	 Führung
		  19:30	 Die Liebe zu drei Orangen
Sa	 11.	 16:00	 Führung
		  19:30	 Im Weißen Rößl
So	 12.	 16:00	 Die Meistersinger von Nürnberg
Mo	13.	19:30	 Armida*
Di	 14.	19:30	 Don Giovanni
Mi	 15.	11:00	 Die Schneekönigin
		  20:00	 Staatsballett Berlin … 
			   Shut Up And Dance! Reloaded
Do	16.	19:30	 Im Weißen Rößl**
Fr	 17.	16:00	 Führung
		  19:30	 Die Liebe zu drei Orangen
		  22:00	 Nachtkonzert (Probebühne 1)
Sa	 18.	 16:00	 Führung
		  19:30	 Armida*
So	 19.	 11:00	 Weihnachtskonzert für Familien
		  16:00	 Führung 
		  19:00	 Don Giovanni
Mo	20.	19:30	 La Traviata
Di	 21.	11:00	 Die Schneekönigin
		  19:30	 Die Liebe zu drei Orangen
Mi	 22.	20:00	 Weihnachtskonzert
Do	23.	19:00	 Don Giovanni
Sa	 25.	 11:00	 Die Schneekönigin
		  19:30	 Die Liebe zu drei Orangen
So	 26.	 16:00	 Die Meistersinger von Nürnberg
Mo	27.	16:00	 Führung
		  19:30	 Don Giovanni
Di	 28.	19:30	 La Traviata
Mi	 29.	16:00	 Führung
		  19:30	 Don Giovanni
Do	30.	19:30	 Die Liebe zu drei Orangen
Fr	 31.	 18:00	 Silvestervorstellung … 
			   Don Pasquale

Sa	 27.	 17:00	 Die Meistersinger von Nürnberg
So	 28.	 19:00	 Premiere … Im Weißen Rößl
Mo	29.	11:00	 Konzert für Kinder … 
			   Peter und der Wolf
		  19:30	 La Traviata

November Dezember

Spielplan
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Jeweils 30 Minuten vor Vorstellungs- bzw. 45  
Minuten vor Sinfoniekonzertbeginn bieten wir  
eine kostenlose Einführung im Foyer an. Lediglich 
an Premierenabenden und zu Vorstellungen der 
Schneekönigin/Die rote Zora finden keine Ein
führungen statt.


