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Ein mit Herzblut inszeniertes Meisterwerk
VON HELMUT FACKLER

ST. INGBERT „Ma vlast“– „Mein Vater-
land“, die Nationalhymne Böhmens, 
ein Nationalepos mit sechs sinfo-
nischen Dichtungen von Bedrich 
Smetana war das Programm der 7. 
Matinee der Deutschen Radio Phil-
harmonie in der „Alten Schmelz“ in 
St. Ingbert. Gerade zurück von einer 
erfolgreichen Salzburg-Tournee, war 
das Orchester glänzend eingestimmt 
auf dieses Meisterwerk des ertaub-
ten Smetana. In sanft glühendes 
Rot getaucht hatte sich die Indus-
triehalle mit Zuhörern gefüllt, die 
eine fulminante Aufführung dieses 
beliebten Werkes erlebten. Glühend 
auch die Leidenschaftlichkeit von 
Chefdirigent Pietari Inkinen, der 

seine Liebe zur böhmischen Musik 
als Chefdirigent der Prager Sinfoni-
ker entwickeln konnte. Und glühend 
auch die Spielfreude des Orchesters, 
das in allen Registern intensiv und 
klangschön musizierte. Ein Blick in 
die Partitur zeigt, dass insbesondere 
die Streicher eine Fülle von schnel-
len Noten zu bewältigen haben, 
Schwerstarbeit über weite Strecken 
also. Und doch mit einer Leichtigkeit 
serviert, die die hohe Professionali-
tät dieses Orchesters unterstrich und 
seine Bedeutung für die Region. 

Die Stimmung bestimmend wird 
durch die beiden Harfen „Vyšerad“ 
eingeleitet, der Hügel, auf dem die 
erste Königsburg Böhmens stand. 
Beschworen wird in eindrucksvol-
ler thematischer Gestaltung deren 

vergangener Glanz. „Vitava“, die 
populäre „Moldau“ ließ die Holz-
bläser perlen, die Streicher singen, 
bei den Johannes-Stromschnellen 
das Orchester dahineilen und den 
Blick schweifen zur Mündung in die 
Elbe. In „Šárka“ wird die Sage von der 
Amazonenkönigin Vlasta plastisch 
und farbenreich erzählt, die „frene-
tico“ die feindlichen Ritter überwäl-
tigt. Die Variationen von „Aus Böh-
mens Hain und Flur“ fügt Phasen 
der Ergriffenheit und Erhabenheit 
der Landschaft aneinander, bis eine 
Polka zu einem ausgedehnten Fest 
führt. Vaterländisches Bekenntnis 
sind „Tábor“ und „Blanik“, eng ver-
knüpft mit dem Freiheitskampf der 
Hussiten, eine Verherrlichung ihrer 
Stärke, ihres Mutes, motivisch dar-

gestellt durch den Hussiten-Choral 
„Die ihr Gottes Krieger seid“. Auf-„Die ihr Gottes Krieger seid“. Auf-„Die ihr Gottes Krieger seid“. Auf
regend, erregend, anregend wurde 
dies durch die Gestaltung von Inki-
nen und seinem Orchester illustriert. 

Zu bewundern war ein fülliges, 
ausgewogenes Blech, intensive, 
quirlige Holzbläser, satte Strei-
cher, die ihre Aufgaben sauber und 
rhythmisch genau erfüllten und ein 
Dirigent, der lustvoll all die dynami-
schen und agogischen Anweisun-
gen der Partitur nachvollzog und so 
für ein grandioses Ergebnis sorgte. 
Ganz große Klasse, mit Herzblut in-
szeniert. 

Überzwerg-Stück 
für Theaterpreis in 
Hamburg nominiert 
SAARBRÜCKEN (red) Das Saarbrücker 
Theater Überzwerg ist mit seiner 
Produktion „Boy in a white room“ 
für den Monica Bleibtreu Preis 2023 
nominiert. Das Stück nach dem 
gleichnamigen Roman von Karl Ols-
berg konkurriert nach Mitteilung des 
Theaters mit elf weiteren Inszenie-
rungen von nicht staatlich-getrage-
nen Theatern, die sich für den Wett-
bewerb beworben haben. Eine Jury 
hatte für die 11. Privattheatertage 
in Hamburg aus 76 Inszenierungen 
von 49 Privattheatern in den drei 
Kategorien „(Moderner) Klassiker“, 
„(Zeitgenössisches) Drama“ sowie 
„Komödie“ die zwölf besten Pro-
duktionen ausgewählt.

Im KuBa geht es 
um Texte von 
Dichter Ernst Jandl
SAARBRÜCKEN (red) Die Werke des 
Dichters und Schriftstellers Ernst 
Jandl stehen im Mittelpunkt der 
Veranstaltung „HörBar“ des Saar-
brücker Kulturzentrums am Euro-
bahnhof (KuBa). Am Donnerstag, 
25. Mai, tragen Sprechwissenschaft-
ler Norbert Gutenberg und Sprech-
künstler Karl-Heinz Heydecke ab 
19 Uhr Texte aus Jandls Pidgin-Pe-
riode vor, zu der auch das Konver-
sationsstück „Die Humanisten“ ge-
hört. Jandl wurde vor allem durch 
seine experimentelle Lyrik bekannt, 
galt schon zu Lebzeiten als virtuoser 
Sprachspieler und ging als solcher in 
den Kanon der Schul- und Universi-
tätsliteratur ein. Der Eintritt ist frei.

Mitreißende Überforderung im Theater-Neuland

VON CATHRIN ELSS-SERINGHAUS

SAARBRÜCKEN Mut liegt in der Na-
tur ernstzunehmender Kunst, aber 
wenn es tollkühn wird, darf man al-
lein dies zum Anlass nehmen, den 
Hut zu ziehen. Oder mehr noch: 
Man darf sich mitreißen lassen 
von der Abenteuerlust der Akteu-
re. So geschehen am Freitag in der 
Alten Feuerwache in Saarbrücken 
– bei der Uraufführung des Bal-
lettabends „Privacy of Things“, an 
dessen Ende das Publikum schier 
endlos applaudierte. Obwohl sich 
nichts zu einem ästhetischen Gan-
zen fügte wie sonst üblich und das 
Übermaß an optischen Eindrücken 
und Informationen zweifellos eine 
Überforderung darstellte.

Bereits die Bühnen- und Sitz-
raumgestaltung von Sebastian 
Hannak gab den unkonventio-
nellen interaktiven Grundton vor. 
Ein Teil des Publikums saß auf 
der Spielfläche, für alle anderen 
gut sichtbar, und zwischen und 
neben ihnen performten die Tän-
zer und Live-Musiker. Auch in die 

Zuschauertribüne waren Podeste 
für Auftritte eingelassen, mitunter 
posierten die Tänzer wie Skulptu-
ren. Näher kam man der Company 
noch nie – und zugleich ins Grübeln 
über Intimität und Öffentlichkeit, 
Individuum und Kollektiv, den eige-
nen Freiraum. Begriffe, die auch in 
Text-Schnipseln über Screens roll-
ten oder von Tänzern – meist auf 
Englisch – gesprochen wurden. Als 
einziges verbindendes ästhetisches 
Prinzip lassen sich Zersplitterung 

und Unübersichtlichkeit ausma-
chen.

Der Abend ist zweigeteilt. Die 
erste Phase beruht auf konventio-
nellen Proben, die zweite, kürzere, 
wird im Moment der Aufführung 
kreiert. Meisterhaft verwischt Bal-
lettchef Stijn Celis im ersten Teil die 
Grenzen zwischen Improvisationen 
und exakt gestalteten Formationen, 
jedem einzelnen Tänzer ordnet er 
eine eigene individuelle Bewe-
gungssprache zu, ohne zu stark ins 

Pantomimische zu driften. Das vor-
gegebene Repertoire müssen die 
Tänzer im zweiten Teil des Abends 
dann in großer Freiheit selbst über-
formen, denn eingespielt wird eine 
für sie unbekannte Musik, neu zu-
sammengesetzt aus Mosaikteilchen 
der Partitur aus dem ersten Teil.

Eine Neuerfindung ist diese 
Spontan-Performance nicht, die 
Wurzeln lassen sich im Ausdrucks-
tanz finden, der Ballett nicht mehr 
als Abfolge einstudierter Tanzfigu-

ren definierte, sondern als einen die 
Tänzer-Persönlichkeit spiegelnden 
schöpferischen Akt.

Auffällig: Celis lässt seine Cho-
reographie in synchronen Kürzest-
Sequenzen zerbersten, man schaut 
einer Explosion der Einzel-Teilchen 
zu. Verstärkt wird der dynamische 
Eindruck durch die Kostüme von 
Laura Theiss. Zwar stecken alle 
Tänzer in den gleichen knacken-
gen Ganzkörper-Suits, die in kras-
sen Neonfarben leuchten, doch sie 
unterschieden sich in Buntheit, 
Muster und Materialität. Man-
cher Tänzer trägt Blümchen auf 
dem Bauch, bei anderen wachsen 
Noppen auf der Haut, und wieder 
andere kommen schlicht unifarben 
daher. Viele glänzen, als habe man 
sie in Plastik gebadet. Es ist ein üp-
piges Festmahl für die Augen, schön 
anstrengend. Womöglich bleibt 
deshalb wenig Aufmerksamkeit 
für die sieben Blas-Musiker, die im 
zweiten Teil des Abends schier Un-
glaubliches leisten: Sie spielen eine 
Partitur, die ihnen im Moment des 
Auftritts auf ihr Tablet übertragen 
wird. Der Komponist? Ein Quartett: 
der Staatstheater-Schlagzeuger 
Martin Hennecke, die Künstliche 
Intelligenz, die Tänzer und das 
Publikum.

Ja, wir befinden uns auf digitalem 
Theater-Neuland, das das SST mit 
„Privacy of Things“ zum zweiten 
Mal betritt. Im vergangenen Jahr 
hatte Hennecke bereits das vermut-
lich deutschlandweit erste KI-Kon-
zert „The (un)answered question“ 
entwickelt, damit viel Aufmerksam-
keit erregt, auch einen Innovations-
preis bekommen. Damals wie jetzt 
wieder spielt ein Publikumsfrage-
bogen eine entscheidende Rolle, 
mit dessen Daten die KI gefüttert 

wird. Haben Sie schon mal einen 
Baum umarmt? Da die Antworten 
immer anders ausfallen, differiert 
die Musik von Vorstellung zu Vor-
stellung. So erzeugt Hennecke 
Einzigartigkeit. Das war und ist 
Ziel des Experimentes. Mit dem 
Bühnengeschehen lassen sich die 
Fragen dann freilich gar nicht in 
Verbindung bringen – ein Manko.

Dieselben Fragen hatte Henne-
cke übrigens auch den Tänzern 
im Vorfeld der Proben gestellt, um 

Material für die KI-Soundtracks zu 
generieren, aus denen er seine Ba-
siskomposition zusammensetzte. 
Wie genau das vonstattenging, das 
war dann selbst im Publikumsge-
spräch zu kompliziert zu erklären. 
Kostümbildnerin Laura Theiss 
wiederum berichtete von ebenso 
beängstigenden wie amüsanten 
Erlebnissen. Denn die KI schlug 
ihr tatsächlich ein ähnlich extra-
vagantes Design vor, wie sie selbst 
es mit Celis besprochen hatte. Doch 
dann wollte die KI auch noch Ac-
cessoires: Taschen und Flip Flops 
für Tänzer. Nein danke, sagte das 
Team und machte dann doch das 
eigene menschliche Ding. Heraus 
gekommen ist ein staunenswerter 
Abend – intensiv und ein bisschen 
crazy.

Es gibt fünf weitere Termine: 18. Mai, 
19. Mai, 20. Mai, 8. Juni, 16. Juni.

Mit dem Ballettabend 
„The Privacy of Things“ 
kommt man an den digi-
talen Puls der Zeit – und 
an die Grenzen der eige-
nen Aufnahmefähigkeit. 
Doch das Publikum ließ 
sich vom experimentellen 
Spirit mitreißen – und 
kreierte sogar die zweite 
Hälfte des Stücks selbst in 
Zusammenarbeit mit 
Künstlicher Intelligenz.

Bei „The Privacy of Things“ in Saarbrücken stecken alle Tänzer in knackengen Ganzkörper-Suits, die in krassen Neonfar-
ben leuchten, doch sie unterschieden sich in Buntheit, Muster und Materialität. FOTO: BETTINA STÖSS
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Viel Erklärungsbedarf: Ein irrer Fiebertraum im Staatstheater
VON KERSTIN KRÄMER

SAARBRÜCKEN Wie, bitteschön, soll 
die arme Frau so gesund werden? 
Ständig drängelt sich eine angriffs-
lustige Mischpoke um Ophelias 
Krankenbett – dass eine resolute 
Oberschwester diesem Treiben 
Einhalt gebietet, hofft man vergeb-
lich. Zwischendurch verirrt sich die 
Patientin wiederholt in die schwin-
delerregend kreisende Gerichtsme-
dizin, wo in illuminierten Becken 
morbide Konserven dümpeln: hier 
ein Stück Wirbelsäule, da ein Dolch. 
Dazu der permanente Lärm. Dieses 
Getuschel! Dass Ophelia es gerade-
zu wollüstig genießt, als die Wind-
maschine ihr Zimmer endlich mal 
kräftig durchlüftet: nur allzu ver-
ständlich.

Und wenn sie zum Abschied, wi-
der Erwarten genesen, selbst ihr 
Bett macht, ist das wohl dem all-
gemeinen Pflegenotstand geschul-
det. Scherz beiseite: Sarah Nemtsovs 
Oper „Ophelia“, als Auftragswerk 
des Saarländischen Staatstheaters 
am Samstag im Großen Haus urauf-
geführt, mutet wie ein irrer Fieber-

traum an. Ob man allerdings ohne 
Hilfestellung verstanden hätte, 
worum’s überhaupt geht? 36 Seiten 
umfasst das Programmheft, so viel 
Erklärungsbedarf war selten.

In Shakespeares „Hamlet“ hat 
dessen Geliebte Ophelia bekannt-
lich nicht viel zu melden: Sie wird 
ermordet oder zumindest in den 
Suizid getrieben und fristet seither 
ein Rezeptionsdasein als fremdbe-
stimmter Spielball – eine Projekti-
onsfigur des romantisch verklärten 
Todes. Damit machen Nemtsov und 
das mit Shakespeare’schen Origi-
nal-Zitaten jonglierende Libretto 
von Mirko Bonné Schluss: Ophelia 
avanciert zur Hauptfigur und ent-
scheidet selbst über ihr Schicksal. 
Tatsächlich siedelt Regisseurin Eva-
Maria Höckmayr das im Anschluss 
an Shakespeares Tragödie spielende 
Geschehen in einem düsteren Spi-
tal an. Ophelia (Valda Wilson), der 
treu an ihrem Bettchen wachende 
Horatio (Max Dollinger) und ein 
per Klinik-TV zugeschalteter Fort-
ingbras (Benjamin Schmidt) sind 
die einzigen Überlebenden.

Ophelia ringt mit dem Tode und 

wird in ihren Träumen mit der Ver-
gangenheit und drei Spiegelbildern 
ihrer selbst (stark: Bettina Maria 
Bauer, Pauliina Linnosaari, Judith 
Braun) konfrontiert. Die historisch 
gewandeten Ränkeschmiede (Kos-
tüme: Julia Rösler) existieren nur 
als erinnerte Streithansl: Gertrude 
(Liudmila Lokaichuk), Prinz Ham-
let (Sprechrolle: Christian Clauß), 

König Hamlet (Alois Neu), Clau-
dius (Hiroshi Matsui), Polonius 
(Markus Jaursch) und Laertes (Me-
lissa Zgouridi) zanken sich in einer 
Art Fegefeuer, wo sich ein gewisser 
Rosenstern (Countertenor Georg 
A. Bochow), eine Fusion des Teams 
Rosenkranz und Güldenstern, als 
exaltierter Chefankläger aufspielt.

Per Hebebühne geht es vom 

Krankenbett zur Schattenwelt und 
zurück; parallel holen Live-Projek-
tionen einzelne Szenen in grotesken 
Großaufnahmen ganz nach vorne 
(Bühnenbild und Videos: Fabian 
Liszt). Wiederholt wird das Leichen-
tuch über Ophelia ausgebreitet; 
dann wieder gehen sie und Hamlet 
sich gegenseitig an die Gurgel – As-
soziationen einer emanzipatori-
schen Selbstreflexion, dargestellt in 
zwölf Bildern mit Zwischenspielen.

Auch in der Musik irrlichtert es 
gewaltig: Unter der Leitung von 
Stefan Neubert verdichten sich 
groß besetztes Staatsorchester und 
elektronische Zuspielung zu einer 
multidimensionalen Klangcollage 
mit Geräuschen, Stimmen, Vogel-
gezwitscher, Cembalo und Synthe-
sizer, gegen deren Komplexität und 
Lautstärke die mit viel Beifall be-
dachten Gesangssolisten oft regel-
recht konkurrieren müssen. Ruhige 
Gegenpole setzt meist nur der Auf-
tritt des Ganzkörper-vermummten 
Opernchores – er verkörpert Ver-
storbene, die mit dem Tod bereits 
ihren Frieden gemacht haben.

Dass Ophelia hier nicht als Was-

serleiche endet, sondern sich im 
Gegenteil freischwimmt, findet 
akustisch Ausdruck: Es blubbert 
und plätschert; vor allem aber 
hat Nemtsov Gesangslinien oft in 
schneller (hier auch visuell präsen-
ter) Wellenbewegung komponiert. 
Naturgemäß brillieren bei diesen 
Koloraturen vor allem die hohen 
Frauenstimmen, insbesondere Wil-
son, Lokaichuk und Linnosaari, aber 
insgesamt leidet die Textverständ-
lichkeit auch darunter enorm – si-
cherheitshalber ist alles übertitelt.

135 Minuten ohne Pause: Die 
Oper zieht sich, zumal sich Bild 
und Ton gern plakativ doppeln 
und die oft vorherhörbare Musik 
leider kaum wirkliche Spannungs-
momente beschert. Viel Lärm um 
wenig, ließe sich mit abgewandel-
ten Shakespeare-Worten sagen. Das 
pathetische Schlussbild gerät gar 
unfreiwillig komisch, weil es von der 
aktuellen Realität unterlaufen wird: 
Wenn Fortingbras als jugendlicher 
dänischer Thronfolger umher tollt 
und das Leben feiert, hat man un-
willkürlich die Krönung des greisen 
Charles vor Augen.

Sarah Nemtsovs Oper „Ophelia“ wurde am Samstag im Großen Haus uraufgeführt. 36 Seiten umfasst das Programmheft, so viel Erklärungsbedarf war selten.

Links Max Dollinger (Horatio); in der Mitte (v.l.): Pauliina Linnosaari (Dritte 
Ophelia), Valda Wilson (Erste Ophelia), Judith Braun (Vierte Ophelia) und Betti-
na Maria Bauer (Zweite Ophelia). FOTO: MARTIN KAUFHOLD


