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Compagnien immer neue Bearbeitungen.

Das Ballett des Mariinsky Theaters hat seine drei 

„Giselle“-Vorstellungen in München mit den Spit-

zenkünstlern der Compagnie besetzt: Zuerst wird 

die junge romantische Ballerina Olessia Novikova 

neben dem Aufsehen erregenden Leonid Sarafa-

nov tanzen, dann folgen Yekaterina Osmolkina 

und Andrian Fadejew, die schon 2005 als Gast-

paar in Ivan Liškas „Dornröschen“ bezauberten, 

und am 30. März beschließt mit Uljana Lopatkina 

an der Seite von Igor Kolb ein Weltstar diese klei-

ne Serie. Das viertägige Gastspiel endet sensatio-

nell und zum ersten Mal mit einer gemeinsamen 

Gala der russischen Stars mit denen des Baye-

rischen Staatsballetts.

Das Ballett des Moskauer Bolschoi-Theaters, vor 

30 Jahren (!) zum letzten Mal in München, bringt 

für die Ballettwoche 2007 mit „Don Quixote“ ein 

Stück mit, das auch im Repertoire des Staatsbal-

letts eine Kostbarkeit darstellt. Zudem handelt es 

sich um ein Werk, das Petipa 1869 im Bolschoi-

Theater herausbrachte, ehe es zwei Jahre später 

nach St. Petersburg kam und dann nie mehr aus 

dem Repertoire der russischen Compagnien ver-

schwand. Die im Jahr 1999 als „Rekonstruktion 

der Original-Choreografi e“ angekündigte, von 

Alexej Fadeyechev aufgefrischte Version „glitzert 

und funkelt im Licht des Mittelmeeres, in sensi-

bel nachempfundener spanischer Architektur, mit 

durchweg sensationellen Tänzern“. Zur Funken 

stiebenden Musik von Ludwig Minkus feiert die-

se temperamentvoll-burleske Ballettkomödie im 

Zusammenspiel von spanischen Charaktertänzen 

und exquisiter Danse d‘ école den klassischen Tanz 

auf höchstem Niveau.

Die Wurzeln der beiden russischen Edelschmie-

den für Choreografie und Tanz reichen bis ins 

18. Jahrhundert zurück, als 1738 in St. Peters-

burg die erste kaiserliche Ballettschule für Kinder 

des Hofpersonals eröffnet wurde. Die zwei aus 

solchen Akademien hervorgehenden kaiserlichen 

Compagnien bezogen ihre Spielstätten, deren 

Ruhm sie bis heute in alle Welt verbreiten, aller-

dings erst viele Jahre später: Die Moskauer ihr 

Bolschoi Theater ab 1825, die St. Petersburger ihr 

Mariinsky Theater eigentlich erst ab 1880. Sie ste-

hen seit ihren Anfängen bis heute sowohl in koo-

perativer Verbindung  als auch in künstlerischer 

Konkurrenz. 

Für die Zuschauer des Bayerischen Staatsballetts, 

dessen aktuelle Spielzeit unter dem Motto „Die 

Welt des Marius Petipa“ steht, ist es ein Glücks-

fall, dass innerhalb weniger Wochen beide Ensem-

bles nach München kommen und Ivan Liškas Idee 

wahr werden lassen: im Petipa-Jahr teilt sein En-

semble die Aufführungen mit den bedeutendsten 

Compagnien Russlands.

So kann man einen Monat bevor das Moskauer 

Bolschoi-Ballett den zweiten Teil der diesjährigen 

Ballettwoche bestreitet, im Prinzregententheater 

die Heimatcompagnie Marius Petipas bewundern, 

die für die internationale Welt des Balletts so ein-

fl ussreich wie keine andere war. Denn in St. Pe-

tersburg entstanden nicht nur Petipas Werke wie 

„Schwanensee“, „Dornröschen“ und „La Bayadère“, 

die das Bayerische Staatsballett in dieser Spielzeit 

alle zeigt, sondern dort trieben auch westliche 

Tänzer und Ballettmeister ihre Kunst zu virtuosen 

Höhen. Von dort aus erneuerten ab 1909 unter 

Serge Diaghilew die Künstler der Ballets Russes 

– unter ihnen als Tänzer Anna Pawlowa und Vaclav 

Nijinsky, Michail Fokine als Choreograph und Igor 

Stravinsky als Komponist – den in die Krise gera-

tenen klassischen Tanz, und Mitte der 30er Jahre 

gründete Diaghilews letzter Chefchoreograph, 

George Balanchine, in Amerika die erste Schule für 

klassischen Tanz und das spätere New York City 

Ballet. Schließlich entwickelte Agrippina J. Waga-

nova als Leiterin der Leningrader Ballettschule 

ein Ausbildungssystem für klassische Tänzer, das 

heute international – auch an der Münchner Bal-

lettakademie / Heinz-Bosl-Stiftung – gelehrt wird. 

Und die bedeutenden Tänzerpersönlichkeiten, die 

aus St. Petersburg kommend das Niveau zahlloser 

westlicher Compagnien prägten, sind nach wie vor 

Legion.

Als aktuellen Beitrag zur „Welt des Marius Petipa“ 

in München zeigt das Mariinsky Theater mit 

„Giselle“ das zentrale Stück der französischen Bal-

lettromantik, das Jean Coralli und Jules Perrot 1841 

in Paris zur Musik von Adolphe Adam choreogra-

fi erten. Zehn Jahre später brachte Perrot „Giselle“ 

in St. Petersburg auf die Bühne, wo Marius Petipa 

als Premier danseur in der Rolle des Prinzen Alb-

recht glänzte. Zum dortigen Chefchoreografen 

aufgestiegen, besorgte Petipa zwei Wiederaufnah-

men, in denen er dem weißen Akt der Wilis das 

Wolkige der Romantik nahm und ihm die klare 

Struktur eines Grand Pas gab. Seine Fassungen 

von 1884 und 1887 wurden zur Grundlage dafür, 

dass dieses Ballett, dessen Pariser Aufführungs-

tradition 1868 abgebrochen war, 1910 mit den 

Ballets Russes nach Paris zurückkehrte. 

So blieb uns „Giselle“ bis heute erhalten und er-

fuhr im 20. Jahrhundert bei zahlreichen westlichen 

Karl-Peter Fürst ist Tanzjournalist und 

schreibt u.a. für Tanznetz und Applaus.

Zwei legendäre Compagnien zu Gast in München

Mariinsky 
und Bolschoi

Bayerisches Staatsballett:

Essay

nen Tänzer bis heute verbunden mit einer ideologischen Umschreibung der 

Tanzgeschichte. Ich verdanke Richard Merz den Hinweis darauf, daß Sergej 

Diaghilews Ballets Russes doch als eigentlicher Beginn der Moderne im 

Tanz verstanden werden müssen. In dieser Compagnie arbeiteten die bedeu-

tendsten Künstler und Komponisten der Avantgarde zusammen mit Choreo-

graphen und Tänzern an einem neuen, dem Geschmack der Zeit entspre-

chenden Repertoire in einer radikal neuen Bewegungssprache. 

In diesem Bruch mit der Ballettgeschichte müssen die Gründe dafür liegen, 

dass im Tanz heute so selten verschollen geglaubte Partituren entdeckt oder 

Stücke wiederaufgeführt werden, die einhundert Jahre lang nicht gespielt 

wurden. Mit der rekonstruierten Fassung des Balletts „Le Corsaire“, die das 

Bayerische Staatsballett jetzt in seiner dem Choreographen Marius Petipa 

gewidmeten Spielzeit vorlegte, tritt das Wechselspiel von Nähe und Ferne im 

Tanz auf andere reizvolle Weise zutage. „Der Korsar“ gehört zu jenen Ballet-

ten Petipas, die heute weniger bekannt sind als „Schwanensee“ oder „Dorn-

röschen“. In der Vielfalt seiner unterhaltsamen Tänze und dem populären 

Sujet liegen die Attraktionen und die Gefahren des Balletts. Es wird leicht 

unterschätzt und zugleich mißt man als Publikum vielleicht der Frage, wie 

authentisch die jeweils präsentierten Fassungen sind, weniger Bedeutung zu 

als bei einem der tragischen Werke der Ballettgeschichte. „Le Corsaire“ liegt 

irgendwo zwischen Operette und Hollywood – denken wir. Jetzt aber konnte 

in München – dank dem Musikwissenschaftler Doug Fullington – mit jenen 

zu Petipas Lebzeiten gemachten Aufzeichnungen gearbeitet werden, die als 

Sergejew-Papiere bekannt sind. Nach der Revolution von 1917 waren sie aus 

St. Petersburg nach England und in die Vereinigten Staaten gelangt, wo sie 

heute in der Harvard Library zugänglich sind. Diese Annäherung an ein so 

fernes Original erlaubt uns vielleicht endlich, tiefer zu sehen, unter die schil-

lernde Oberfl äche. 

Sprechen wir von der Ferne, müssen wir konstatieren, wie viele bedeutende 

Tanzwerke in jüngerer Zeit außerhalb Deutschlands entstanden sind. Im 

gegenwärtigen deutschen Tanz dominieren noch immer die anekdotischen, 

selbstbezüglichen Formen, wo Themen fehlen. Das Tanztheater hat sich hier 

einst durchsetzen können, weil es so einleuchtend vermittelte, dass es bei-

trage zu jeder neuen Befreiung, die gerade gesellschaftspolitisch vorrangig 

schien: die der Frau vom Mann, der Tänzer von der Diktatur des Balletts, der 

Umwelt von der Zerstörung, der Aufführung vom Autor. Heute wachsen die 

Autoren des Tanzes – von Deutschland aus betrachtet – uns fast ausnahms-

los aus dem Ausland zu.   

Was vielen jungen Tänzern und Choreographen, die in Deutschland produ-

zieren, zu wenig bewusst zu sein scheint, ist, dass sie für ein Publikum arbei-

ten, ein Publikum, dem sie auch morgen und in zwanzig Jahren noch unter 

die Augen treten möchten. Da wird die Werk-Orientierung an den Theatern 

beklagt und prozeßorientiertes, also vom Zwang zu Ergebnissen losgelöstes, 

aber staatsfi nanziertes Arbeiten eingefordert und aufwendiger begründet als 

jedes andere Interesse am Tanz. Das ist eine merkwürdige Entwicklung. Fast 

hat man den Eindruck, hierzulande existierten die besten Voraussetzungen, 

den Tanz zu fördern,  aber nicht immer kämen die besten vorbei, um sich 

fördern zu lassen. Terpsichore ist launisch, scheint es dann. Aber irgend-

wann wird es aus Marseille oder St. Petersburg  den Choreographen dieses 

neuen Jahrhunderts hierher verschlagen. Es ist nur eine Frage der Zeit und 

unserer Erwartung. 

Wilfried Hösl „Le Corsaire“

Lisa-Maree Cullum und Lukaš Slavicky

Bayerisches Staatsballett:

Petipa-Spielzeit 2006/2007



 

 

 

 

Opernrätsel Hinter den unten abgebildeten Piktogrammen verbirgt sich eine Operngeschichte. 

Ziel des Rätsels ist es, das Werk zu erraten, in dem Sie die durch die Kombination 

der Zeichen sich ergebenden Kontexte entschlüsseln. Das folgende kurze Beispiel 

verdeutlicht das Prinzip durch die farblichen Markierungen.

Verlosung Unter allen richtigen Ein-

sen dungen verlosen wir zwei Karten 

für das 5. Akademiekonzert am 

16./17. April 2007. Antworten bitte an: 

Bayerische Staatsoper, Redaktion TAKT, 

Postfach 10 01 48, 80075 München oder 

an takt@st-oper.bayern.de 

Einsendeschluss ist der 9. April.

Opernrätsel

Das Spiel … kann … beginnen.

CD-Tipp
Die Popularität eines Kunstwerks kann eng mit seiner Qualität 

zusammenhängen – der Glücksfall, für den es bekanntlich viele 

Beispiele gibt. Sie muss es aber nicht: Bei Bachs Messe in 

h-Moll oder Lloyd Webbers „Starlight Express“ kommt dieses 

Verhältnis schon in die Schräglage, zu eindeutig verschiebt es 

sich zum einen wie zum anderen Extrem. Nun gibt es aber auch 

Werke von überragendem, keinem Zeitgeschmack verpfl ichte-

tem Rang, die geradezu grotesk unpopulär blieben. Zu dieser 

Gattung zählt „Chowanschtschina“, die großartigste Oper der 

russischen Literatur. Wie meist in solchen Fällen gibt es dafür 

auch hier mehrere Gründe. Die beiden wichtigsten: Zum einen 

blieb auch dieses Werk wie das meiste aus Mussorgskys Feder 

unvollendet und erreicht Rimsky-Korsakows Bearbeitung kei-

neswegs das Niveau seiner „Boris Godunow“-Fassung. Zum 

anderen gibt es in der „Chowanschtschina“ kaum Identifi kati-

onsfi guren oder auch nur einen im ursprünglichen Wortsinne 

sympathischen Protagonisten – für eine Oper des späten 

19. Jahrhunderts lange Zeit tödlich! 

Das erste der beiden Probleme hat sich heute erledigt. Dmitri 

Schostakowitsch nahm sich in den 1950-er Jahren des un-

vollendeten Werks an, überarbeitete und instrumentierte es 

kongenial und vor allem im Inneren wesensverwandt. Seit der 

Leningrader Erstaufführung (1960) hat sich seine Fassung 

durchgesetzt und „Chowanschtschina“ zwar nicht gerade zur 

Repertoireoper, doch immerhin zum gern gespielten interes-

santen Außenseiter werden lassen, trotz des immensen Auf-

wands. Dass auch der zweite Grund für die Unterschätzung von 

Mussorgskys Meisterwerk heute nur noch eine marginale Rolle 

spielt, erklärt sich aus unserem Zeitgeist. Natürlich „rühren“ 

uns auch heute Figuren wie Rigoletto oder Cio-Cio-San mehr 

als die machtversessenen Anführer des Strelitzenaufstands, 

natürlich sind die großen „Fragwürdigen“ der Opernliteratur 

von Poppea bis zu Aribert Reimanns Lear – vor allem in über-

ragender Besetzung – „interessanter“ als sie. Von existenzieller 

Wichtigkeit für den Erfolg eines Opernerlebnisses ist ihr Vor-

handensein in unserer der Objektivität und Authentizität ver-

pfl ichteten Epoche nicht mehr. Die großen Zusammenhänge, 

das „Politische“ eines Stoffes – und „Chowanschtschina“ (was 

übrigens etwa soviel wie„Chowanskerei“ oder – härter – „Cho-

wansky-Schweinerei“ heißt) ist so politisch wie nur wenige an-

dere Bühnenwerke –, seine Aktualität, die Möglichkeit, Analo-

gien zur Welt von heute zu fi nden (Massenselbstmord!), all dies 

steht jetzt im Mittelpunkt. Wie weit muss Mussorgsky wohl in 

die Zukunft gesehen haben, als er die russische Vergangenheit 

beschwor – erst in den vergangenen drei Jahrzehnten war seine 

Zeit gekommen. 

Es war und ist einer der ganz großen Dirigenten unserer Zeit, 

der daran entscheidenden Anteil hat – Claudio Abbado. Auch 

er ein Phänomen der Objektivität, erkennt er wie nur wenige 

sonst das Zukunftweisende, das im besten Sinne Moderne an 

Komponisten der Vor-Moderne. Kein Zufall, dass der „ganze“ 

Mussorgsky zu seinen besonderen Lieblingen zählt. Seit seiner 

ersten Mussorgsky-LP von 1980, als er bis heute gültige Erstein-

spielungen seltener Orchesterwerke aufnahm, und dem trium-

phalen „Boris Godunow“ (in der Regie von Juri Ljubimow) in 

der Mailänder Scala vom Dezember des selben Jahres setzt er 

sich intensiv mit dem Gesamtwerk des großen Unvollendeten 

auseinander. Die beiden bedeutendsten Früchte dieser Arbeit 

waren sicher der Salzburger „Boris“ (Regie: Herbert Wernicke, 

1994) und die triumphale Wiener „Chowanschtschina“ (Regie: 

Alfred Kirchner, 1989). Beide sind dokumentiert. 

In der „Chowanschtschina“, natürlich in der Schostakowitsch-

Fassung (DG, 3 CD in phänomenaler Klangqualität, hier wer-

den alle Register der Tontechnik gezogen!), wird Abbado dabei 

von einem beispiellosen Sängerensemble unterstützt, was bei 

einem Werk, das so eindeutig das Kollektiv über das Indivi-

duum stellt, natürlich besonders wichtig ist: Aage Haugland 

(Fürst Iwan Chowansky), Wladimir Atlantow (Fürst Andreij 

Chowansky), Wladimir Popow (Fürst Wassilij Golizyn), 

Anatolij Kotscherga (Schaklowity), Paata Burchuladze (Dossifej) 

Marjana Lipovšek (Marfa) in den Hauptrollen und Heinz Zednik, 

wie immer eine Luxusbesetzung für Charakter-Comprimari, als 

Schreiber. Die Wiener Philharmoniker fi nden auch für dieses 

durchwegs dunkel timbrierte Werk den richtigen (!) Ton, der bei 

Mussorgsky so eminent wichtige Chorpart ist bei der Professio-

nalität des Wiener Staatsopernchors idiomatisch und sänge-

risch bestens aufgehoben. Abbado selbst schafft es wie immer 

in seinen Mussorgsky-Aufnahmen, Wucht und Filigranität, das 

Gleissende und das Dumpfe, Ekstase und Meditation in idealer 

Weise zu verbinden. Hochspannend und aktuell, ja brisant. 

Die großartige Referenzeinspielung eines großartigen Werks. 

Modest Mussorgsky: „Chowanschtschina“

Modest Mussorgsky: „Chowanschtschina“

Claudio Abbado, DG

Premiere:

CD-Tipp

Ludwig Robeller arbeitet als freier 

Musikjournalist in Berlin.
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Konzerte

5. Akademiekonzert des 

Bayerischen Staatsorchesters

Joseph Haydn: Symphonie Nr. 83, 

g-Moll, „La Poule“

Carl Nielsen: Klarinettenkonzert op. 57

Jean Sibelius: Symphonie Nr. 5, 

Es-Dur, op. 82

Hugh Wolff; Markus Schön

16., 17. April: 20.00 Uhr

Allerheiligen Hofkirche

5. Kammerkonzert des 

Bayerischen Staatsorchesters

Hans Pfi tzner: Klaviertrio F-Dur, op. 8 

Hans Werner Henze: Kammersonate

Richard Strauss: Klavierquartett 

c-Moll, op. 13

25. März: 11 Uhr

27. März: 20 Uhr

Allerheiligen Hofkirche

Musik und Wort zur Passionszeit

Sprecher: Pater Dr. Anselm Grün 

OSB, Abtei Münsterschwarzach

Mitglieder des Opernstudios 

der Bayerischen Staatsoper und 

der Orchesterakademie des 

Bayerischen Staatsorchesters

29. März: 17 Uhr und 20 Uhr

Pinakothek der Moderne

XX/XXI – Neue Kammermusik 

MixTouren

Musik im Dialog der Kulturen

3. Konzert

Havanna – Asunción

Silvestre Revueltas: Ocho por radio

Gabriela Lena Frank: Sueños de Cham- 

pi: Snapshot for an Andean Album

Gabriela Lena Frank: Uraufführung 

eines Auftragswerkes für Marimba-Duo

Roberto Sierra: Con Tres

Tania León: De Color

20. April: 19 Uhr
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Führungen

Führungen durch das 

Nationaltheater fi nden an folgenden 

Tagen jeweils um 14 Uhr statt:

18., 19., 22., 23., 24., 25., 28., 

29., 31. März

1., 3., 5., 9., 11., 12., 13., 15., 

17., 21., 22. April

Aufl ösung des Balletträtsels aus 

TAKT 3

Gesucht wurde „Romeo und Julia“.

Die genaue Aufschlüsselung 

der Piktogrammzeilen fi nden Sie 

unter www.staatsoper.de

Wir bedanken uns bei allen, die am 

Rätsel teilgenommen haben. Der 

Gewinner wurde benachrichtigt. 

Probenhaus, Platzl 7

Ballett extra: Im Gespräch

Die Waganowa-Akademie

20. März: 20.00 Uhr

Probenhaus, Platzl 7

Ballett extra: Vortrag mit 

Video-Demonstration

Das Kaiserliche Ballett unter Petipa, 

das Kirov- (Mariinsky-)Ballett

26. März: 20.00 Uhr

Probenhaus, Platzl 7

Ballett extra: Proben zu Lucinda 

Childs‘ „Chamber Symphony“

16. April: 20 Uhr

Probenhaus, Platzl 7

Ballett extra: Masterclass

Solisten des Staatsballetts arbei-

ten mit einem Ballettmeister des 

Royal Ballet London an Kenneth 

MacMillans „Das Lied von der Erde“

23. April: 20 Uhr

Probenhaus, Platzl 7

Ballett extra: Vortrag „Der Choreo-

graph Kenneth MacMillan“

Referent wird bekannt gegeben.

26. April: 20 Uhr

NÄCHSTE PREMIERE

Chamber Symphony / Das Lied 

von der Erde

Ryusuke Numajiri; Daniela 

Sindram; Kevin Conners; Solisten 

und Ensemble des Bayerischen 

Staatsballets

28. April: 19.30 Uhr

Ballett

Le Corsaire

Myron Romanul; Lucia Lacarra, 

Séverine Ferrolier;

Tigran Mikayelyan, Marlon Dino, 

Ryan Ocampo, Norbert Graf; 

Vincent Loermans (19./27.3.); 

Myron Romanul, Lisa-Maree Cullum, 

Natalia Kalinitchenko, Alen Bottaini, 

Tigran Mikayelyan, Cyril Pierre, Ro-

man Lazik, Vincent Loermans (30.3.)

19., 27., 30. März: 19.30 Uhr

Die silberne Rose

Myron Romanul; Séverine Ferrolier, 

Lisa-Maree Cullum; Roman Lazik, 

Cyril Pierre (22., 24.3., 9.4.) 

Myron Romanul, Sherelle Charge, 

Lucia Lacarra, Roman Lazik, 

Cyril Pierre (2., 4. ,13.4.) 

22., 24. März: 19.30 Uhr

2., 4., 13. April: 19.30 Uhr

9. April: 18 Uhr

Prinzregententheater

Gastspiel: Giselle

Olessia Novikova, Leonid Sarafanov 

(28.3.), Yekaterina Osmolkina, 

Andrian Fadejew (29.3.), Uljana 

Lopatkina, Igor Kolb (30.3.); Solisten 

und Ensemble des Balletts des 

Mariinsky-Theaters St. Petersburg, 

Orchester des Mariinsky-Theaters 

St. Petersburg, 

Alexander Polianitschko

28., 29., 30. März: 19.30 Uhr

Prinzregententheater

Petipa-Gala-Abend

Solisten und Ensemble des 

Balletts des Mariinsky-Theaters 

St. Petersburg und Solisten des 

Bayerischen Staatsballetts

Orchester des Mariinsky-Theaters 

St. Petersburg, 

Alexander Polianitschko

31. März: 19.30 Uhr

Spielplan: 18. März bis 28. April 2007

 Oper

Chowanschtschina

Kent Nagano; Doris Soffel, 

Anaïk Morel, Helena Jungwirth, 

Lana Kos, Camilla Nylund; 

Paata Burchuladze, Klaus Florian 

Vogt, John Daszak, Valery Alexejev, 

Anatoli Kotscherga, Ulrich Reß, 

Marc Pujol, Kevin Conners, 

Christian Rieger, Rüdiger Trebes, 

Kenneth Roberson

PREMIERE

18. März: 18 Uhr

21., 28. März: 18.30 Uhr

25., 31. März: 18 Uhr

Rigoletto

Friedrich Haider; Norah Amsellem, 

Elena Maximova, Heike Grötzinger, 

Anaïk Morel; Joseph Calleja, Paolo 

Gavanelli, Maurizio Muraro, Thomas 

Gazheli, Christian Rieger, Kenneth 

Roberson, Steven Humes, Rüdiger 

Trebes

20., 23., 26. März: 19 Uhr

sponsored by

Parsifal

Kent Nagano; Luana DeVol, 

Aga Mikolaj, Brigitte Jäger, Daniela 

Sindram, Julia Rempe, Anaïk Morel, 

Cynthia Jansen; Martin Gantner, 

Clive Bayley, John Tomlinson, Nikolai 

Schukoff, Hartmut Welker, Kevin 

Conners, Rüdiger Trebes, Solisten 

des Tölzer Knabenchors, Ulrich Reß, 

Kenneth Roberson

1., 5., 8. April: 17 Uhr

Fidelio

Christof Prick; Waltraud Meier, 

Aga Mikolaj; Martin Gantner, 

Egils Silins, Robert Dean Smith,

Jan-Hendrik Rootering, Kevin 

Conners, Kenneth Roberson, 

Steven Humes

3., 7., 10. April: 19.30 Uhr

Carmen

Constantinos Carydis; Brigitte Jäger, 

Daniela Sindram, Elena Maximova, 

Aga Mikolaj; Steven Humes, 

Nikolay Borchev, Marcus Haddock, 

Teddy Tahu Rhodes, Christian Rieger, 

Ulrich Reß

12., 14. April: 19 Uhr

Le nozze di Figaro

Lothar Zagrosek; Camilla Nylund, 

Anna Bonitatibus, Diana Damrau, 

Cynthia Jansen, Lana Kos; 

Martin Gantner, Jonathan Lemalu, 

Maurizio Muraro, Ulrich Reß, 

Kevin Conners, Alfred Kuhn

15., 18., 21., 24. April: 19 Uhr

Tosca

Frédéric Chaslin; Nadja Michael, 

Bonnie Cameron; Neil Shicoff, 

Wolfgang Brendel, Steven Humes, 

Alfred Kuhn, Ulrich Reß, 

Rüdiger Trebes, Gerhard Auer

22., 25. April: 19 Uhr

27. April: 19.30 Uhr

La traviata

Marco Armiliato; Anna Samuil, 

Claudia Mahnke, Helena Jungwirth, 

Demet Gül; Roberto Aronica, 

Franco Vassallo, Kevin Conners, 

Steven Humes, Rüdiger Trebes, 

Gerhard Auer, Kenneth Roberson, 

Woo-Sung An, Marc Pujol

23. April: 19 Uhr

26. April: 19.30 Uhr
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Wilfried Hösl

Herr Huck, Kampf der Geschlechter, Schönheits-

wettbewerb, Spiel mit dem Untergang – das 

alles steht für Operninhalte genauso wie für 

mathematisch-strategische Probleme, die in 

Gestalt der sogenannten Spieltheorie eines Ihrer 

Fach gebiete als Professor der Volkswirt schaft in 

London sind. Gibt es zwischen beiden Feldern 

wirklich Verknüpfungspunkte?

Das habe ich lange Zeit nicht gedacht. Oper war 

reines Hobby. Aber dann haben Kollegen und ich 

in einer Schnapslaune an „Tannhäuser“ diese öko-

nomische Methode zur Interpretation genutzt, 

später sogar einen Artikel darüber veröffentlicht. 

Die Spieltheorie eignet sich tatsächlich genauso 

zur Analyse von Dramen wie von wirtschaftlichen 

Sachverhalten. Tannhäusers Ausbruch im Sänger-

wettbewerb etwa kann man mit dieser Technik als 

rationale Handlung verstehen: Er kann sich nur 

durch das Preisen der Sünde retten, weil die Alter-

nativen viel schlimmer wären. Das Libretto wird 

so wieder stimmig.

Wie sind Sie zur Oper gekommen?

Spät, erst mit 34. Aufgewachsen bin ich mit Inde-

pendent-Musik. Im Sommer 2003 aber haben 

meine Verlobte und ich nach ersten Besuchen in 

der Oper zu Hause in London den ganzen Wagner 

ab „Holländer“ auf CD gehört, darunter den 

„Ring“ an vier Tagen in abgedunkelten Räumen, 

weil es draußen 40°C hatte. Wir haben dann viel 

in London gesehen, uns bald auch auf Reisen über 

das Programm vor Ort informiert und schließlich 

sogar Reiseziele nach dem dortigen Opernan-

gebot ausgewählt. 

Haben Sie Favoriten unter den Komponisten?

Wagner steht an erster Stelle. Wir haben den 

„Ring“ in Baden-Baden erlebt und vergangenen 

Sommer in Bayreuth. Demnächst sehen wir ihn an 

der Deutschen Oper Berlin – er wird mit jedem 

Mal interessanter. Aber auch Strauss fi nde ich toll 

oder einen schönen „Figaro“. Wagner allerdings 

hat mich auf einen Schlag getroffen, eine unmit-

telbare, emotionale Reaktion hervorgerufen. 

Mozart muss ich öfter hören, um die Ironie, das 

liebevolle Detail, die Traurigkeit zu spüren.

Sie sind berufl ich sehr eingespannt. Welche Rolle 

spielt da Musiktheater für Sie?

Eine erstaunlich große Rolle. Nach 16 Jahren nur 

Volkswirtschaft war es spannend, eine neue, kom-

plexe Welt zu entdecken. Die Oper hat vieles ver-

drängt, seit eineinhalb Jahren bin ich zum Beispiel 

nicht mehr im Kino gewesen. Ich lese auch weni-

ger, dafür gehe ich sechs Mal pro Monat in die 

Oper. Sie bedient die intellektuelle wie emotionale 

Auseinandersetzung mit philosophischen Fragen. 

Diese Beschäftigung endet für mich nicht, wenn 

der Vorhang fällt, und beginnt auch nicht erst mit 

dem Betreten des Opernhauses.

Wagner im Dunkeln

Bevorzugen Sie moderne Inszenierungen?

Ich will auf jeden Fall geistig herausgefordert wer-

den. Natürlich kann ich auch leichtere Stoffe ge-

nießen, aber mein eigentlicher Anspruch ist 

durchaus, dass eine Oper nicht so auf die Bühne 

gebracht werden sollte, wie man es schon vor 50 

Jahren hätte machen können oder sogar wirklich 

gemacht hat. Ich will nach der Vorstellung etwas 

zu reden haben und fi nde es schade, wenn die 

Oper mit dem Applaus endet.

Welche Häuser schätzen Sie besonders?

In München haben mir bislang neun von zehn 

Produktionen gefallen, ich bin sehr begeistert. 

Auch in der Deutschen Oper und der Staatsoper 

Berlin habe ich gute Sachen gesehen, aber nicht in 

solcher Serie und auf derart hohem Niveau wie 

hier. In London fi nde ich entweder höchste musi-

kalische Qualität in Inszenierungen, die nur 

Abendunterhaltung für eine wenig neugierige 

Oberschicht sind. Oder es ist umgekehrt. 

Warum hat die Kunstgattung Oper hierzulande, in 

einer zunehmend auf Wettbewerb setzenden 

Gesellschaft, gerade als meist subventioniertes 

Nischenangebot eine Zukunft?

Ich hoffe, dass sie eine hat. Man muss versuchen, 

die Globalisierung als angelsächsische Philoso-

phie zu verstehen. Aber wie die Angelsachsen zu 

werden, kann nicht das Ziel für Deutschland sein. 

Globalisierung heißt nicht Angleichung. Wenn die 

Oper fällt, ist das Aufgabe und Verrat. Der Konti-

nent war schon immer intellektueller als die Insel 

da drüben.

Auf ein letztes Wort:

Steffen Huck

Das Gespräch führte Michael Brommer, 

freier Kulturjournalist.

Ein Interview mit Steffen Huck, Professor der Volkswirtschaft
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