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Am Eingang zur Erlanger Hugenot-
tenkirche bekommen die Zu-

schauer schwarze Umhänge ausgehän-
digt. Auf den Kirchenbänken sollen
sie einer puritanischen Gemeinde glei-
chen: dunkel, hermetisch, freudlos.
Auf dem Spielpodest unter der zentra-
len Kanzel versammelt sich ebenso
eine Gemeinde. Ein Choral erklingt.
Reverend Parris predigt von der Apo-
kalypse. Wir sind in dem amerikani-
schen Städtchen Salem anno 1692.
Die Hexenjagd beginnt.

1953 hat der amerikanische Drama-
tiker Arthur Miller auf historische
Ereignisse zurückgegriffen, um auf
die Missstände seiner Epoche hinzu-
weisen. Der republikanische Senator
Joseph McCarthy verfolgte damals
alles, was ihm kommunistisch schien,
Denunziation war an der Tagesord-
nung. Mit „Hexenjagd“ ist Miller aller-
dings eher ein Stück über Hysterie
und religiösen Terror gelungen als ein
Zeitstück. Um es für gegenwärtige
Angstkampagnen und intolerante Hal-

tungen zu öffnen (das Pro-
grammheft verweist auf
Pegida), wären heftige
inszenatorische Eingriffe
erforderlich.

Dagegen deutet schon
die Entscheidung für den
Spielort Kirche auf das
psycho-religiöse Milieu
hin. Es bedarf kaum noch
eines Bühnenbilds. Aus-
statterin Carolin Mittler
beschränkt sich auf ein
paar Stellwände für „sata-
nische“ Graffiti und rich-
tet im zweiten Teil ein las-
tendes Holzkreuz auf. Und
Regisseur Dominik von
Gunten entwickelt mit sei-
nem engagierten und inten-
siven Darstellerteam zu-
nächst eine beklemmende
Studie hysterisch aus-
brechender Triebunter-
drückung und wachsen-
den sozialen Misstrauens.

Mit schrillenden Stim-
men toben die Mädchen
von Salem zwischen den

Kirchenbänken herum. Lustvoll spielt
Abigail Willams (Janina Zschernig)
mit dem Teufel. Der egoistische Reve-
rend Parris (Hermann Große-Berg)
zettelt den Hexenwahn an. Der auf-
rechte Bauer John Proctor (Martin
Maecker) hält dagegen. Wenn es in die
Pause geht, sind die Zuschauer bei-
nahe körperlich gequält von der er-
zeugten Atmosphäre der Angst.

Nach Rückkehr in den Arena-arti-
gen Kirchenraum beginnt diese Stim-
mung jedoch zu zerfleddern. Dominik
von Gunten lässt seine Akteure nun zu
viel rennen, zu laut und zu unentwegt
schreien. Die Gänge, die Positionie-
rungen der Schauspieler werden dif-
fus. Nur Violetta Zupancic als
zunächst widerständige, in der Verhör-
Situation dann doch zusammenbre-
chende „Hexe“ Mary Warren wagt
überzeugend kleine, leise Töne. Hier
hat Arthur Miller politische Akzente
gesetzt. Doch die lässt von Gunten
ungenutzt.

Er bremst auch kaum das nahezu
Schiller’sche Pathos des Stückschlus-
ses. John Proctor wird von Todesangst
zwar angefeindet, überwindet sich
dann aber zur eigenen Würde im Tod.
Martin Maecker spielt die Situation
mit geballten Fäusten aus. So bleibt
am Ende ein Gefühl von leicht ange-
staubter Betroffenheit. Der Beifall
gilt dem hoch aufmerksamen Ensem-
ble. Und in Erinnerung behält man
immerhin einen ersten Teil mit gelun-
genem Emotionstheater.

Herbert Heinzelmann

m Nächste Vorstellungen: 15., 18.,
19. Juni

Geisterbeschwörung? Seit vie-
len Jahren wissen wir, dass
die Erscheinungen, die wir

früher für Geister und Dämonen hiel-
ten, psychische Zustände sind, Kno-
ten in der Seele, Traumata. Deswegen
ist es klug und richtig, dass Regisseur
Bruno Berger-Gorski am Stadttheater
Fürth die Szenen aus Ella Milch-She-
riffs Kammeroper „Baruchs Schwei-
gen“ in die Situation einer Psychothe-
rapie-Sitzung verlegt. Im Libretto der
israelischen Autorin Yael Ronen ist
noch von Geistern die Rede. Aber die-
se Geister sitzen im Kopf der Kompo-
nistin. Mit der Oper hat Milch-Sheriff
ihre drückenden Familienerfahrun-
gen be- und verarbeitet. In Fürth
kann man verfolgen, wie so ein Pro-
zess funktioniert.

„Baruchs Schweigen“ wurde aus
Anlass des 50jährigen Bestehens der
diplomatischen Beziehungen zwi-
schen Deutschland und Israel auf den
Fürther Spielplan gesetzt. Eine gute
Entscheidung, denn es ist gut, diese
Oper kennenzulernen. Vor fünf Jah-
ren wurde sie in Braunschweig urauf-
geführt: ein eindrucksvolles Werk
intensiver, illustrativer Musik, dazu
eine beinahe analytische Auseinander-
setzung mit den Vernichtungserfah-
rungen der Einwanderergeneration
Israels, die sich traumatisierend auf
die zweite und sogar dritte Genera-
tion vererben.

In Fürth erlebt das Publikum eine
Gruppentherapie. Ein heller Bühnen-
kasten suggeriert einen festen,

geschlossenen Raum (Ausstattung:
Thomas Dörfler). In der Rückwand
zeigt ein Fenster die Skyline von Tel
Aviv. Diese Rückwand wird irgend-
wann stürzen. Auch die Seitenwände
fallen. Diskrete Projektionen der
Judenverfolgung in Europa flimmern.
Nichts ist sicher. „Die Tochter“ als
zentrale Figur der Oper verliert den
Boden unter den Füßen, als sie nach
der Geschichte ihres Vaters forscht.
Nach dem Tod hat er ein Tagebuch
hinterlassen, das von seiner Flucht
vor den Nazis berichtet, vom Tod sei-
ner Frau, seines ersten Kindes.

Frei von allem
Betroffenheitspathos

Bruno Berger-Gorski visualisiert
die Rückblenden in die Zeit des Ter-
rors mit den Methoden einer Familien-
aufstellung. Das verhindert, dass die
Akteure sich in die Figuren einfühlen
und womöglich einem Betroffenheits-
pathos erliegen. So wird das Schick-
sal Baruchs in seinen Schmerzen klar,
ohne Sentiment zu entfalten.

Alle Akteure auf der Fürther Bühne
sind darstellerisch äußerst präsent
und stimmlich ohne jeden Einbruch.
Uta Christina Georg als Tochter, Till
von Orlowsky als Vater, Eva Resch als
Mutter, Einat Aronstein, Lorin Wey,
Shira Karmon, Karl Huml, Philipp
Pätzold und Carl Schreiber als „Geis-
ter“ der Geschichte. Manchmal fun-
giert das Ensemble als kommentieren-
der oder verstärkender Chor. Dann

lösen sich die Protagonisten in Einzel-
stimmen und Einzelrollen auf und ver-
körpern die „schwarzen Vergangen-
heitsmonster“.

Getragen werden sie von einer Kom-
position, die ganz ähnlich funktio-
niert. Soloinstrumente stimmen Moti-
ve an, tragen sie ins Tutti des Orches-
ters. Unter dem Sprechgesang der
Protagonisten liegt eine Klangfolie,
die an suggestive Filmmusik erinnert.
Plötzlich wird ein Walzer zitiert, ein
Kinderlied, wird zerrissen von Percus-
sion, verflüchtigt sich beinahe und
ballt sich wieder im Crescendo. Diri-
gent Walter Kobéra arbeitet mit dem
Ensemble Kontraste die tonalen
Strukturen klar heraus.

Eine einzige Schwachstelle gibt es:
ausgerechnet das neunte Bild, in dem
der Vater mitschuldig wird an einem
Mord. Das ist sowohl dramaturgisch
wie kompositorisch wie inszenato-
risch belanglos, weil es das Geschehen
nicht verdichtet. Aber das ist rasch
vergessen. Am Ende bleibt der Him-
mel leer, doch Verstehen und Verge-
ben ist möglich geworden.

Das Fürther Publikum applaudierte
dem Ensemble kompakt und anhal-
tend, sprang aber nicht einmal zu
Standing Ovations auf, als die Kompo-
nistin erschien. „Das ist zu schwer“,
sagte eine Zuschauerin beinahe ent-
schuldigend. Das ist richtig. Begeis-
tert darf man von „Baruchs Schwei-
gen“ trotzdem sein. (Nächste Vorstel-
lungen: 17. bis 20. Juni)

Herbert Heinzelmann

„Hexenjagd“ in Erlangen

Zu viel Hysterie im Kirchenschiff
Seit fast fünf Jahren wird das

Artenschutzprogramm „Klassik“
von einer ebenso pfiffigen wie
geschäftstüchtigen Urban-Dance-Ein-
heit aus Berlin ausgehebelt. Die „Fly-
ing Steps“ aus Kreuzberg wischen mit
einem Sidekick alles weg, was man
über das Kombinationsvermögen von
klassischer Musik und Streetdance
anzunehmen in der Lage war. Am
Wochenende haben die Tanzakroba-
ten, die mittlerweile mit ihrer Show
„Red Bull Flying Bach“ fünf Konti-
nente bereist und über 21000 Noten
aus Bachs „Wohltemperiertem Kla-
vier“ heißblütig übersprungen haben,
die Meistersingerhalle mit einem
Tsunami aus Bild, Bewegung und Ton
geflutet.

Die Meister der „fliegenden Schrit-
te“, wie sie sich nennen, setzen das in
getanzte Bilder um, was das Gehirn
bislang nur über die Gehörgänge in
Emotionen transkribieren konnte:
Zwölf Präludien und Fugen aus Bachs
Gesamtkunstwerk, das der Meister
selbst „zum Nutzen und Gebrauch der
lehrbegierigen musikalischen Ju-
gend“ in den Ring geworfen hat.

Rund 300 Jahre Altersunterschied
pulverisiert die Truppe um Vartan
Bassil und Christoph Hagel mit einem
beherzten Zugriff auf Bachs Notenma-
terial und einer furiosen Übersetzung
der Musik in moderne Körpersprache.
Sieben Tänzer und eine Tänzerin rei-
ben sich an den Noten der Fugen und
Präludien und stechen dann in schar-
fen und konkreten Powermoves zu.
Notenmaterial löst sich in einer Bewe-
gungsdynamik mit rotierenden Köp-
fen, fliehenden Gliedmaßen und

sekundenlang gehaltenen Positionen
auf. Immer nah am Grenzbereich des-
sen, was physikalische Gesetze noch
zulassen.

Die Musik wird mal live via Piano,
Cembalo und dann wieder multi-
instrumental vom Band eingespielt.
Das ursprünglich „Wohltemperierte
Klavier“ löst sich gern immer wieder
in kochenden elektronischen Beats
auf. Als visuelle Fußnoten und Wir-
kungsverstärker werden Videoprojek-
tionen an die Wand, pardon an die ehr-
würdige Steinmeyer-Orgel der Meis-
tersingerhalle, geworfen.

Die Annäherung zwischen Klassik
und Breakdance, Hoch- und Jugend-
kultur wird natürlich auch ganz klas-
sisch motivisch nacherzählt. Ganz
ohne Story, die aber vorhersehbar ist,
geht es nicht. Die junge Tänzerin, die
Akrobatik mit Contemporary-Dance
-Elementen vereint, gerät in den Sog
der Streetgang: braves Ballett-Girl
trifft auf „Dirty Dancing“-Revoluz-
zer, verliebt sich und wird eine von
ihnen. Das Publikum stört sich nicht
an der bodenständigen Lovestory.
Wohl wissend, dass dem Liebes-Tau-
mel im Kopf gleich wieder ein fulmi-
nanter „Headspin“ folgt, der die drah-
tigen Körper in die Luft schraubt und
nicht mehr zum Denken, sondern
Sehen einlädt.

Smarte und konzentrierte 70 Minu-
ten Unterhaltung, die von „Ahs“ und
„Ohs“ aus dem Publikum kommen-
tiert werden, verfliegen schnell. Zwei
Zugaben, ein letzter Blick auf begna-
dete Körper und der Zauber hat ein
(vorläufiges) Ende.

Karin von Matuschka

Feuilleton

Erbarmen! Zu spät: Die Hexen kommen – bzw. sind
schon da! Foto: Jochen Quast

Szene aus der auch bilderstarken Premiere in Fürth. Foto: Thomas Langer

Um Engel und Helden ging es im
7. Philharmonischen Konzert

mit der Violinistin Isabelle van Keu-
len in der gut besuchten Meistersinger-
halle. Zum Auftakt gab es Beethovens
Ouvertüre „Leonore“, die von der
Staatsphilharmonie unter GMD Mar-
cus Bosch solide interpretiert wurde
und mit einem schmissigen Ende über-
zeugte.

Derart eingespielt konnte es dann
an den ersten Höhepunkt des Abends
gehen. Alban Bergs Konzert für Vio-
line und Orchester trägt den Unter-
titel „Dem Andenken eines Engels“
und verarbeitet den Tod der 19-jähri-
gen Manon Gropius, Tochter von
Alma Mahler und Walter Gropius, ein
Tod, der den Komponisten sehr
berührt hat. Berg, der eigentlich für
die Zwölftonmusik steht, welche
tonale Zusammenhänge ablehnt, baut
unter Einhaltung der Regeln dieser
Musik doch geschickt Tonalität ein, so
dass der Zuhörer durchaus Melodien
zu hören vermag.

Das Stück beginnt damit, dass die
Solovioline erst einmal nur die leeren
Saiten anstreicht. Was zunächst wie
eine Geigeneinspielübung klingt, stei-
gert sich freilich bald bis hin zur Vir-
tuosität. Der niederländischen Solis-
tin Isabelle van Keulen gelingt es aus-
gezeichnet, die verschiedenen Stim-
mungen wiederzugeben.

Im ersten Satz wird die Lebensfreu-
de des Mädchens ausgedrückt. Dabei
tritt die Solovioline in den Dialog mit
einzelnen Spielern aus dem Orchester.
Deutlich kommt ein Kärntner Volks-
lied zum Vorschein, ein wienerischer
Dreivierteltakt vermittelt Unbe-
schwertheit. Im zweiten Satz ändert
sich das. Jetzt kommt der Todes-
kampf; die Violine „kämpft“ gegen
das teilweise wie ein Gewitter aufstei-
gende Blech. Die technischen Heraus-
forderungen an die Solistin nehmen
noch einmal zu. Doppelgriffe und
schepperndes Pizzicato sorgen für
gespenstisch anmutende Klänge.

Beruhigung setzt erst ein, als die
Holzbläser den Bachschen Choral
anstimmen, dem die Solovioline quasi
antwortet; es ist wie ein Dialog der
Versöhnung. Nach dem Todeskampf
verharrt der kaum noch hörbare Ton
der Solistin in höchster Lage, um
dann in einem letzten Schweller des
Orchesters gleichsam ins Nichts zu
entschwinden.

Nach der Pause ging es weiter mit
Richard Strauss’ „Ein Heldenleben“.
Noch einmal beeindruckte die Staats-
philharmonie unter Bosch mit ihrer
Farbigkeit und dynamischen Mächtig-
keit, besonders im 4. Satz, „Des Hel-
den Walstatt“, der Schlachtenmusik
vom Feinsten ist. Wunderbar durch-
sichtig und absolut überzeugend spiel-
te Manuel Kastl die Solo-Violine die-
ses Stücks. Heftiger Applaus für alle.

Sonja Samberger

Mit einem farbenprächtigen wie
fulminanten Eröffnungskonzert

startete Intendant Julian Christoph
Tölle in der Barockkirche von St.Egi-
dien den diesjährigen Fränkischen
Sommer. Der zeigte sich nicht nur wet-
termäßig an diesem Samstagabend
von seiner besten Seite, sondern auch
konzeptionell gereifter. Das alttesta-
mentarische Geschehen dieses Orato-
riums wurde berechtigterweise in
einem Gotteshaus wiedergegeben,
während im letzten Jahr eine nicht
nur außermusikalische Debatte die
Sinnhaftigkeit eines Autosalons als
Konzert-Arena infrage stellte.

Dass Georg Friedrich Händels Ora-
torium „Samson“ zumindest in der
Publikumsgunst deutlich hinter sei-
nem nahezu zeitgleich entstandenen
„Messias“ zurückfällt, mag mit dem
blutgetränkten und düsteren Plot
zusammenhängen. Aber ist Samson
nicht ein Kind unserer Zeit? Längst
sind Krieg und Gewalt in manchen
Teilen der Welt zur Ultima Ratio
geworden. Würde heutzutage ein Sam-
son als Selbstmordattentäter gefeiert
werden?

Erblindet, doch seiner Kräfte wie-
der Herr geworden, wird er selbst
Opfer des von ihm noch zum Einsturz
gebrachten gegnerischen Imperiums.
Ein Märtyrer in einem Vorgang, des-
sen dramatischer Prozess sagenhaft
plastisch durch das Orchester Fränki-
sche Philharmonie dargeboten wurde.

Verzweiflungsmomente gab es nicht
wenige: Sophia Brommer hat als
Sopran viele Perspektiven zu besin-
gen: anfangs die der Philister, später
die der reuigen Dalila. Hier protzt
auch das auf John Milton basierende
Libretto mit einem alttestamentari-
sches Frauenbild, von dem zu hoffen
ist, dass es niemals von der Gender-
Debatte erfasst wird („to keep the
wife in awe – dass ihm das Weib sei
untertan“) – es wäre um das Stück
geschehen.

Zu dem vom Publikum begeistert
gefeierten Erfolg trug das sagenhafte
Gesangsquartett mit einem perfekten
Franz Vitzthum als Countertenor in
der Rolle des Micah und einem extrem
wandlungsfähigen Andreas Post als
Samson bei, der das Psychogramm
des Helden sowohl in den eloquenten
Rezitativen wie in den berührenden
Arien anschaulich ausbreitete.

Dass die vorteilhafte Akustik von
St.Egidien auch einem kleinen Chor
wie dem Kammerchor der Universität
Erlangen-Nürnberg ein Aufbrausen
zu monumentaler Größe erlaubte, war
eines der vielen Freuden, die diese
Aufführung dem Zuhörer schenkte.
„Ich wünsche mir, dass das Musizie-
ren die Herzen erreicht“, sprach Tölle
in die voll besetzte Egidienkirche hin-
ein. Dieser Wunsch sollte an diesem
Abend nicht unerfüllt bleiben.

Peter Löw

„Baruchs Schweigen“ in Fürth

Monster der Vergangenheit
7. Philharmonisches Konzert

Töne für
Engel, Musik
für Helden

Auftakt Fränkischer Sommer

Samson –
ein Kind
unserer Zeit?

Die „Flying Steps“ in Nürnberg

Begnadete Körper
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