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Nach der Repräsentation. Eine Einleitung

von Ulrike Hartung und Kornelius Paede

Ästhetische Neuformatierungen und das Austragen gesellschaftlicher 
Widersprüche sind ein gutes Zeichen für eine Kunstform. So hart um 
Oper gerungen wird, so deutlich verbrieft der Konflikt, dass es dabei 
um etwas geht, dass sie nicht egal ist. Krisen und ihre Diskurse sind ein-
deutige Marker dafür, dass vom krisenhaften Gegenstand nach wie vor 
etwas erwartet wird. Oper raus!, der Titel dieser Publikation, ist in die-
sem Sinne eine analytische These und ein Plädoyer. Für uns, die Heraus-
geber:innen, schließt er gedanklich an das an, was wir 2020 unter Alex-
ander Kluges Schlagwort „Gefühle sind von Haus aus Rebellen“1 für das 
Musiktheater begonnen haben, theoretisch und praktisch zu erkunden, 
damals subsummiert als „Musiktheater als Katalysator und Reflexions-
agentur für gesellschaftliche Entwicklungsprozesse.“ Die gesellschaftli-
chen Relevanzfragen an Musiktheater und Oper im Lichte von Gefühls-
politiken sind heute mindestens so akut wie damals. „Oper raus! Raus 
aus der Versenkung! Raus in die Stadt!“, war entsprechend die Über-
schrift der Diskursreihe am Staatstheater Kassel, die diesen Seiten zu-
grunde liegt. Um ausgewählte Vorstellungen des dortigen Musikthe-
aterspielplans diskutierten Expert:innen gemeinsam mit Dominik 
Frank (fimt), Ulrike Hartung (fimt) und Kornelius Paede (Staatstheater 
Kassel), an welchen Stellen die Opernhäuser ästhetisch, räumlich, po-
litisch und institutionell ihre Komfortzonen verlassen (müssen). Die-
ser gedanklichen Reise folgt das vorliegende Buch: immer wieder auch 
am Beispiel des Staatstheaters Kassel, dessen Intendanz-Neubeginn mit 
Florian Lutz in der Spielzeit 2021/22 inmitten gesellschaftliche Wider-
sprüche, Krisenlagen und Debatten fiel. Die Eröffnungsinszenierung 
Wozzeck von Alban Berg, die die Süddeutsche Zeitung mit „So geht das 
neue Theater! […] Kassel erfindet mit seiner Raumbühne die Zukunft 

1  Frank u. a. 2020; Originalzitat Alexander Kluge in Bindernagel 2017.
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der Oper“2 beschrieb, fand noch mitten in Zeiten der Corona-Pande-
mie statt und die dazugehörige Raumbühne pandamemonium be-
förderte nicht nur Musiktheaterexperimente im namensgebenden pan-
demischen ‚Musiktheaterparlament‘, sondern ermöglichte überhaupt 
erst groß besetzte Oper des 20. Jahrhunderts ohne Abstandsgebote. Die 
künstlerische Handschrift dieser Arbeit steht exemplarisch für jenes 
Spannungsfeld, das am Staatstheater auch in der Spielzeit 2023/24 pro-
grammatisch mit der weiterentwickelten Raumbühne unter dem Na-
men antipolis wiederkehrte: demokratische Publikumsanordnun-
gen und Mitbestimmungsmöglichkeiten im musiktheatralen Gesche-
hen, zeitgenössisches Musiktheater und spartenübergreifende Arbeiten 
sowie die Verbindung von großen Opernformaten mit Fragen der so-
zialen Wirklichkeit, wie zum Beispiel die Verteilung von Wohlstand. 
Als zum Ende der Kasseler Auftaktspielzeit im Opernhaus spartenüber-
greifende Projekte und zeitgenössische Musik zu sehen waren, wurde 
auf dem Friedrichsplatz, direkt vor dem Opernhaus, bei der documen-
ta fifteen ein weltweiter Streit um Kunstautonomie und Politik ausge-
tragen. Als Labor des zeitgenössischen Musiktheaters kommen wir al-
so immer wieder auf das Staatstheater und die dort wirkenden Künst-
ler:innen zurück.

Der Titel Oper raus! ist unschwer zu erkennen aber auch Referenz an ei-
nen noch berühmteren Titel: die Aktion Bitte liebt Österreich  – erste 
österreichische Koalitionswoche von Christoph Schlingensief, besser be-
kannt als Ausländer raus! Die Aktion ist im herkömmlichen Sinne kein 
Musiktheater und dennoch lassen sich an ihr zentrale Aspekte dessen 
veranschaulichen, was uns gedanklich um das Diskursformat Oper raus! 
und den vorliegenden, darauf basierenden Band bewegte. Während der 
Wiener Festwochen im Jahr 2000 unter der Leitung von Luc Bondy zo-
gen zwölf Teilnehmer:innen, von Schlingensief als Asylbewerber:innen 
anmoderiert, für eine Woche in eine rundum abgeschirmte und kame-
raüberwachte Container-Konstruktion neben der Wiener Staatsoper. 
In Anlehnung an das TV-Format Big Brother war es möglich, die Teil-
nehmer:innen per Livestream 24 Stunden am Tag zu beobachten und 
per Telefon über ihre Abschiebung abzustimmen. Am Ende eines jeden 
Tages musste die Person mit den meisten Anrufen den Container ver-

2  Tholl 2021.
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lassen. Begleitet wurden diese Vorgänge von Fahnen und Plakaten mit 
rechtspopulistischen Parolen der FPÖ sowie von Auftritten und Reden 
diverser Vertreter:innen aus Politik, Kultur und Kunst. Die Aktion er-
regte lokal wie international massiv Aufsehen und Aufmerksamkeit.

Unsere politische Gegenwart hat einiges gemein mit der Zeit von 
Schlingensiefs Container-Aktion: Die Regierungsbeteiligung der 
rechtspopulistischen Partei FPÖ im Jahr 2000  – in vielen Zügen der 
deutschen AfD vorbildhaft  – verdeutlichte die brutale Realität eines 
akuten Rechtsrucks in Österreich und steht damit pars pro toto für ei-
ne gesamteuropäische Entwicklung damals und heute. Dass eine Partei 
wie die AfD, die vom Verfassungsschutz in weiten Teilen als „gesichert 
rechtsextrem“3 eingestuft wird, nicht nur als zweistärkste Oppositions-
partei im deutschen Bundestag sitzt, sondern auch auf Landes- und 
Kommunalebene immer mehr an Bedeutung gewinnt und damit nicht 
zuletzt auch Gremien von Kulturpolitik und Kunstförderung infiltriert, 
war im Jahr 2000 kaum vorstellbar. 

Wie wenige andere Kunstwerke vermochte es Bitte liebt Österreich! 
weit über die deutschsprachige Theater- und Kunstlandschaft hinaus 
Aufmerksamkeit für eine spezifische politische Lage zu generieren und 
sie diskursiv zuzuspitzen. Der Ort, an dem die Aktion durchgeführt 
wurde, war keineswegs zufällig gewählt: Auf dem Herbert-von-Ka-
rajan-Platz unmittelbar vor der Wiener Staatsoper als zentralem Ver-
kehrsknotenpunkt und Sehenswürdigkeit, an dem Wiener:innen und 
Tourist:innen gleichermaßen vielzählig verkehren, wurde zunächst si-
chergestellt, dass möglichst viele Menschen in Berührung mit der Akti-
on kommen.4 Damit verbunden – und eigentlich von viel größerer Be-
deutung – war allerdings der erzeugte Kontrast zwischen dem feudalen 
Gebäude der Staatsoper als Wiege der Hochkultur einerseits, den nicht 
zuletzt auch Hitler zum Beispiel während der Reichstheaterwoche 1939 
aufsuchte, um sich der Oper zu widmen; und der schäbigen Container-

3  Der Verfassungsschutz stuft die AfD in sechs von 16 Bundesländern bisher 
als rechtsextremen Verdachtsfall ein. Zusätzlich hat der Landesverfassungsschutz 
in Sachsen, Sachsen-Anhalt und Thüringen die drei Landesverbände der AfD 
als „gesichert rechtsextreme Bestrebung“ eingestuft. Der Landesverband AfD 
Sachsen gilt zudem seit 2023 als gesichert rechtsextrem bzw. darf als rechtsextre-
mistisch bezeichnet werden. Vgl. Medienservice Sachsen 2023.

4  Dass ausgerechnet Vertreter:innen der Oper dies zu verhindern suchten, er-
scheint für unseren Kontext von besonderer Brisanz. Vgl. Philipp 2000.
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Konstruktion andererseits, wie man sie aus Auffanglagern für Asylsu-
chende aber auch aus dem Fernsehen und der Wiege des Reality-TV 
Big Brother kennt, das damals brandneu war. Im Bewusstsein media-
ler Transformationen und dazugehöriger Populismen wurde der Ort zu 
einer unvergleichlichen „Bilderstörungsmaschine“, zu einer „Schmutz-
plastik“, die einem Kraftfeld gleich sämtliche präsente „Schmutzparti-
kel“ magisch anziehe, so Schlingensief.5 Wesentlich war dabei ein weit-
reichendes Spiel mit Authentizität, wie es vielen von Schlingensiefs 
Arbeiten eigen war  – und in veränderter Form heute beinahe eine 
Grundvoraussetzung für progressives Theater geworden ist: Im gesam-
ten Verlauf der Aktion stellen sich permanent Fragen zum Beispiel nach 
der ‚Echtheit‘ der Asylbewerber:innen; ob die Kandidat:innen, wenn 
sie ‚echt‘ sind, tatsächlich abgeschoben werden; grundsätzlich nach dem 
‚Ernst‘ und damit nach der Radikalität, mit der diese Kunstaktion einen 
gesellschaftspolitischen Missstand nicht nur adressierte, sondern für 
ein Publikum – das sich nicht zu jedem Zeitpunkt bewusst war, eines zu 
sein – unmittelbar reproduzierte. Diese kontinuierliche Unentscheid-
barkeit, die auf verschiedenen Ebenen sowohl die Beteiligten als auch 
Rezipient:innen der Aktion konstant zu einer Gratwanderung zwi-
schen Realität und Fiktion zwang und dadurch – theatertheoretisch ge-
sprochen – tatsächlich Präsenz statt nur Repräsentation erzeugte, ist der 
zentrale Dreh- und Angelpunkt dieser Arbeit – und auch für das Ge-
genwarts(musik)theater eine offene Frage. Denn vieles daran war ‚echt‘, 
‚authentisch‘ und zum Greifen ‚wirklich‘: die menschenverachtenden 
Parolen, die aus Lautsprechern wiedergegeben wurden oder auf Plaka-
ten um die Container-Konstruktion herum zu lesen waren, stellten tat-
sächlich wörtliche Zitate rechtspopulistischer Politiker:innen dar, die in 
ihrem menschenfeindlichen Zynismus exakt so gesagt beziehungsweise 
geschrieben wurden und damit realiter Teil des zeitgenössischen politi-
schen Diskurses waren. Diese Form des satirischen Zitats wurde einge-
setzt als Evidenzmittel zur Konstatierung einer eigentlich „verkehrten 
Welt“.6 Heute hat sich in der Breite der Eindruck verfestigt, die Rea-
lität sei mit satirischen Mitteln kaum noch zu überspitzen. Der Philo-
soph Burghart Schmidt beschreibt Schlingensiefs Umgang mit Rückbe-

5  Christoph Schlingensief in Poet 2000.

6  Schwind 1988, S. 183.
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zug auf Karl Kraus so, dass die Realität ohnehin zynischer sei, als man 
sie sich erdenken könne.7

Dieses Spiel mit Authentizität oder dem „Einbruch des Realen“8, 
wie es der Theaterwissenschaftler Hans-Thies Lehmann beschreibt, 
treibt ein theatrales Grundprinzip der Verunsicherung und Unvorher-
sehbarkeit durch die leibliche Ko-Präsenz von Performenden und Zu-
schauenden auf die Spitze und erzeugt dadurch eine hochgradige Fragi-
lität der Situation, die durchaus reale Gefahren für die an ihr Beteilig-
ten birgt: Gefahren, denen wir uns heute selten im Kontext von Theater 
ausgesetzt sehen. 

Wenn Schlingensief vom energetischen Potenzial eines „Kernkraft-
werks“ spricht, das Kunst innewohne, und von ihren Artefakten als des-
sen „Brennstäbe“9, verleibt er sich gewissermaßen Alexander Kluges 
sprichwörtlich gewordenes Kraftwerk der Gefühle ein. Bei Kluge ist das 
Kraftwerk die Oper, ein „Projekt des 19. Jahrhunderts“10 – Schlingensief 
entwickelt es als reale „Bilderstörungsmaschine“ vor dem Opernhaus 
weiter. Sie erzeuge virulente Widersprüche, die die Dinge in ihrer Kom-
plexität radikal offenzulegen vermögen.11 Diese Radikalität konstituiert 
sich vor allem durch die sich aus dem Spiel mit Authentizität ergebende 
Verletzlichkeit. Risiko und Wagnis in der ungeschützten Situation, die 
Notwendigkeit, sich verhalten zu müssen und der so entstehende Auf-
ruhr, der zeitweise regelrecht in Furor überging, sind die Aspekte dieser 
Arbeit, die uns im Nachdenken über Oper und Musiktheater als weit-
reichende Inspiration für dieses Buch begleitet haben. Die Folgenhaf-
tigkeit der Präsenz – im Gegensatz zur Folgenlosigkeit in der Repräsen-
tation – ist etwas, das wir als Potenzial und große Stärke im Musikthe-
ater sehen und das es freizulegen gilt. 

In Oper raus! steckt auch eine weitere, recht buchstäbliche Facette: Zahl-
reiche Opernhäuser müssen in den kommenden Jahren tatsächlich 
„raus“ aus ihren gewohnten architektonischen Strukturen und in Er-

7  Burghart Schmidt in Poet 2000.

8  Lehmann 1999, S. 170.

9  Christoph Schlingensief in Poet 2000.

10  Kluge 1984, S. 110.

11  Christoph Schlingensief in Poet 2000.
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satzspielstätten umziehen, die sich nicht selten als permanente Proviso-
rien entpuppen. So stehen beispielsweise in Nürnberg, Stuttgart, Mün-
chen und auch in Kassel umfassende Sanierungen und daraus resultie-
rende Umzüge in Interimsspielstätten an, in Frankfurt und Düsseldorf 
sogar Neubauten; in Augsburg, Mannheim, an der Komischen Oper 
Berlin, Würzburg, Coburg, Altenburg und am Theater an der Wien ist 
der Auszug bereits erfolgt. Nicht selten steht in den begleitenden De-
batten auch zur Disposition, ob sich Länder und Kommunen in Zei-
ten knapper Kassen teure Theater, die mancher als „unnötigen Luxus“12 
empfindet, überhaupt noch leisten sollen oder können. Denn: 

Oper ist oft sinnfrei und maßlos, eigentlich immer elitär, 
sie existiert nur, weil sie – bis auf einer kurze Epoche im 
theaternärrischen Venedig des 17. Jahrhunderts – Zeit ih-
rer Existenz stets subventioniert oder durch Spielcasinos 
oder Lotterien im Foyer querfinanziert wurde. Alle kom-
merziellen Opernbetriebe gingen langsamer oder schnel-
ler pleite, selbst wenn der hier getriebene Aufwand auf 
ein Minimum begrenzt werden sollte.13

Dabei steckt doch durch die Konfrontation mit neuen Räumlichkeiten 
immer auch die Chance, produktive Ausnahmezustände für neue Seh- 
und Hörexperimente zu erschließen und dabei nicht zuletzt die feudalen 
Hierarchien der Operntempel zu befragen. Die experimentelle Praxis 
der Raumbühne, wie sie am Staatstheater Kassel kontinuierlich weiter-
entwickelt wird, ist bereits kreativer Ausdruck einer solchen Konfron-
tation: Sie ist einerseits eine Reaktion auf den theaterpraktischen Um-
stand des Erlöschens der Betriebsgenehmigung der Bühnenmaschine-
rie der großen Bühne; andererseits macht sie aber auch aus der Not eine 
Tugend, indem sie den vermeintlichen Mangel in sein Gegenteil ver-
kehrt, anstatt sich in kleinere Formate wie konzertante Aufführungen 
zum Beispiel zurückzuziehen. So wächst die Musiktheaterbühne buch-
stäblich über sich hinaus – nämlich in die Hinter- und Seitenbühnen 
sowie in den Zuschauerraum. Wie bereits im pandaemonium die 
Oper – als architektonische Struktur aber auch als ästhetische Form – 

12  Schmitt 2024.

13  Brug 2014.
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fruchtbar gemacht wurde in einer Zeit, in der ein exogener Schock 
nichts weniger als die Welt anhielt, so reagiert auch antipolis auf ge-
gebene Umstände. Zuvor lediglich stagione-artig en bloc bespielt, wur-
de in der Spielzeit 2023/24 jede Produktion in der Spielstätte Opern-
haus  – auch Tanz, Kinder- und Jugendtheater und spartenübergrei-
fende Produktionen  – in der Raumbühne antipolis gespielt. Das 
Prinzip Raumbühne, wie es 2016 an der Oper Halle mit heterotopia 
seinen Anfang nahm, wird so kurz vor dem erzwungenen Verlassen des 
Hauses und dem Umzug in eine Interimsspielstätte auf die Spitze ge-
trieben. Oper raus! versteht sich also auch in diesem Sinne als ein Plä-
doyer für das Ausbrechen aus den herkömmlichen Nutzungskonventi-
onen eines Opernhauses, wodurch nichts weniger als seine Logiken – 
zum Beispiel die des Verhältnisses von Spielenden und Zuschauenden, 
von Bühne und Zuschauerraum – ins Wanken gebracht werden. Ganz 
im Sinne des Dramatikers Hermann Gressieker 1960: „[…] wir brauchen 
keine Geige mit Gangschaltung. Wir brauchen eine Geige, auf der man 
spielen kann, eine Geige mit einem Kasten, der Resonanz gibt.“14 Und 
war es nicht auch die Starrheit und räumliche Fixierung der Funktio-
nen von Opernhäusern, die Pierre Boulez 1967 zu seiner radikalen For-
derung nach ihrer Sprengung animierte? Gleichzeitig verbirgt sich hin-
ter dem experimentellen Umgang mit dem Sachzwang eine entschei-
dendere Frage, der sich viele Opernhäuser auch durch die anstehenden 
Sanierungen stellen (müssen): Welche Räume braucht eine zeitgemä-
ße Opernpraxis des 21. Jahrhunderts – und wie können sie einer demo-
kratischen, diverser werdenden Gesellschaft entsprechen; ganz im Sin-
ne von „Architektur als Medium kollektiver Aushandlungsprozesse“15? 
Denn „über ihre Rolle in Demokratisierungsprozessen hinaus kommt 
Theaterbauten auf kommunaler, regionaler und teils auf staatlicher 
Ebene eine identitätsbildende und damit gemeinschaftsstiftende Rol-
le zu.“16 Gerade Theaterbauten spiegeln unmittelbar den Aufbau einer 
Gesellschaft und ihre Architektur fungiert einerseits „als Ergebnis und 
Ausdruck gesellschaftlicher Aushandlungsprozesse, andererseits als ein 

14  Gressieker 1960/1961, S. 11.

15  Schmitz 2022, S. 12.

16  Ebd., S. 11.
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Mittel, mit dem Gemeinschaft konstituiert und veranschaulicht wird.“17 
Aus diesem Grund sind Theater(neu)bauten und Sanierungen auch im-
mer wieder Anlass für große kulturpolitische Debatten. Die einzigarti-
ge, insbesondere auch architektonische Landschaft der Oper mit ihren 
zentralen Standorten in den Herzen der Städte spiegelt diese Auseinan-
dersetzungen für die Vergangenheit und Gegenwart wider.

Die gesellschaftlichen Implikationen für das Musiktheater sind also 
theaterpraktisch wie politisch immens und es muss sich in diesem An-
spruch mit der Präsenz und der Folgenhaftigkeit des eigenen Tuns be-
fassen. Genauso dringlich sind entsprechend die künstlerischen The-
sen, die darauf reagieren. Fatalerweise werden innovative künstleri-
sche Formate, Räume und Musiken zumeist abseits der großen Bühne 
programmiert und als Experimente gewissermaßen ausgelagert, was 
auf den großen Bühnen eine ästhetische Monokultur befördert. An-
dere Konzepte polarisieren daher zwangsläufig schon durch ihre star-
ke Differenz zur Unbeweglichkeit des zentralperspektivischen Reper-
toiremodells  – und das aus gutem Grund. Bertolt Brecht beschreibt 
schon 1930, welche Schwierigkeiten Ansätze haben, „welche die gesell-
schaftliche Funktion dieses auch spätbürgerlichen Apparates, nämlich 
spätbürgerliche Abendunterhaltung“18 infrage stellen. „Nicht diskutiert 
werden können solche Neuerungen, die auf seinen Funktionswechsel 
drängen, die den Apparat also anders in die Gesellschaft stellen.“19 Der 
Apparat sei „durch die bestehende Gesellschaft bestimmt und nimmt 
nur auf, was ihn in dieser Gesellschaft am Leben erhält.“ Die künstle-
rische Produktion gewinnt also „Lieferantencharakter. Es entsteht ein 
Wertbegriff, der die Verwertung zur Grundlage hat.“20 In diesem Sinne 
ist der Streit um neue ästhetische Formen, um die Rolle von Szene und 
Musik, um ‚Regietheater‘,21 um das Vorkommen marginalisierter Pers-
pektiven ein Streit um die Oper grundsätzlich: was ihr Anspruch, ihre 
Aufgabe und ihr Publikum ist. Der ideologiekritische Blick auf Wer-

17  Ebd., S. 19.

18  Brecht 1991, S. 75. 

19  Ebd.

20  Ebd.

21  Vgl. dazu den Beitrag der Herausgeber:innen in diesem Band.
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ke, Programmatik und die Gattung und Institution selbst kann aber 
auch aus einem enormen gemeinschaftsstiftenden Potenzial schöpfen: 
In Zeiten tiefer politischer, sozialer und ökonomischer Verunsicherung 
sind Orte bitter nötig, in denen sich Resilienz entwickelt und die letzt-
lich zu nichts weniger als demokratischen Korrektiven werden könnten. 
Aus diesem Grund lässt sich auch die Frage nach dem Publikum nur 
mit Blick auf die Institution und ihre Geschichte beantworten. Klassi-
sches Audience Development etwa, das nur darauf ausgerichtet ist, neu-
es Publikum für kulturelle Produkte zu erschließen, in denen sich zual-
lererst die bestehenden bürgerlichen (beziehungsweise wahlweise patri-
archalen, kapitalistischen, eurozentristischen) Hegemonien bestätigen, 
greift also zu kurz. Oper raus! fragt nach einem Musiktheater, das in sei-
ner Form wie in seinen Inhalten tatsächlich gesellschaftlich relevant ist 
und über bildungsbürgerliche Selbstvergewisserung einerseits und rei-
ne soziale Teilhabe andererseits hinaus anschlussfähig ist. All diese Fra-
gen von Architekturen, institutionellen Funktionen und Publika gehen 
deshalb einher mit einer grundlegenden Befragung des Werkbegriffs, 
die nicht nur den existierenden Opernkanon einer genaueren Betrach-
tung unterzieht, sondern darüber hinaus ganz allgemein – strukturell 
und ästhetisch  – auf den Prüfstand stellt, was ein ‚Werk‘ im Kontext 
von Oper und Musiktheater (noch) ist. Die Beiträge in diesem Buch 
denken deshalb auch darüber nach und machen künstlerische Vorschlä-
ge, wie Musiktheater über die Kategorie von autonomer Kunst hinaus 
weiterentwickelt werden kann. Denn Musiktheater in seiner inhärenten 
komplexen und unmittelbar emotionalen Hypermedialität ist über die 
traditionellen Gattungsgrenzen von Oper hinaus das Ausdrucksmit-
tel des 21. Jahrhunderts. Es bietet das Potenzial zur tatsächlichen Ad-
äquanz in der Begegnung mit der Komplexität unserer Gegenwart wie 
keine andere künstlerische Ausdrucksform. In seiner direkt emotiona-
len und empathischen Ansprache durch die Musik und die menschli-
che Stimme sowie die Möglichkeit zur sachlich-intellektuellen Ausei-
nandersetzung über Text, die es über bewegte Körper im ästhetisierten 
Raum zur Anschauung bringt, birgt es eine unendliche Vielfalt an An-
knüpfungspunkten an die Brennpunkte unserer Zeit. Seine Synthese 
der Künste sowie seine Simultanität der ästhetischen Ereignishaftigkeit 
haben das Potenzial, ein zeitgenössisches Publikum da abzuholen, wo 
es ‚ist‘ und gleichzeitig Räume der ästhetischen Differenzerfahrung zu 
öffnen, die nicht nur intellektuell, sachlich und rational verbleiben. Der 
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Soziologe Hartmut Rosa beschreibt dieses Potential im Zusammenhang 
mit Heavy Metal, was sich jedoch ebenso problemlos auf Oper und Mu-
siktheater übertragen lässt. Die Kunst rührt über Resonanzerfahrun-
gen „an Bereiche, die die spätmoderne Gesellschaft kognitiv-theore-
tisch überhaupt nicht mehr zu bearbeiten vermag“22. Es geht also darum, 
„bildlich, gedanklich und emotional den mentalen Fokus so [zu] öffnen, 
dass [… ] [die Musik] mit ihrer Wucht in existenzielle Sphären vorsto-
ßen und sie in Bewegung versetzen“23 kann. Ganz im Sinne der Aufga-
be, die Marx der Theorie zuschreibt und die Rosa auf Musik erweitert 
und damit Kunst und Politik funktional engführt: „man muss [die] ver-
steinerten Verhältnisse dadurch zum Tanzen zwingen, dass man ihnen 
ihre eigene Melodie vorsingt.“24

***

Die Gespräche und Beiträge dieses Buchs haben wir in drei Kapitel 
aufgeteilt. Das Kapitel 1: „Oper raus! Ästhetische Neuformatierungen 
und strukturelle Beharrungskräfte“ eröffnet der Bühnenbildner Sebas-
tian Hannak und spricht anhand seiner Raumbühnen u. a. am Staats-
theater Kassel über die historischen Grundlagen und Möglichkeiten 
zukünftiger Musiktheaterräume. Ihm folgt der Beitrag der Regisseu-
rin Florentine Klepper, in dem sie kollaborative Arbeitsweisen auf Au-
genhöhe abseits von Konventionen über Repertoire und Hierarchie be-
schreibt, gefolgt von Florian Lutz (Intendant des Staatstheaters Kas-
sel), der mit Marie-Anne Kohl (Universität für Musik und darstellende 
Kunst Wien) über die Vision der obig skizzierten Erlebnis- und Raum-
konzepte spricht. Es schließt sich der Regisseur Paul-Georg Dittrich an, 
der seinen künstlerischen Ansatz portraitiert, dem „Kultobjekt bürger-
licher Musikverehrung den Drachenzahn zu ziehen und Musiktheater 
als immersives Video-Sound-System neu zu denken“25. Das Kapitel be-

22  Rosa 2023, S. 19.

23  Ebd., S. 18.

24  Ebd.

25  Siehe seinen Beitrag in diesem Band.



17

﻿

schließt der Beitrag der Herausgeber:innen dieses Bands Ulrike Har-
tung (fimt) und Kornelius Paede (Staatstheater Kassel) über den Regie-
theaterdiskurs der Gegenwart

In Kapitel 2: „Wessen Oper? Stimme, Gender, Repräsentation“ beschäf-
tigen wir uns mit der gelebten Praxis des Labors der Geschlechterper-
formativität im Musiktheater. Claudia Bauers Operndebüt Les Contes 
d’Hoffmann von Jacques Offenbach am Staatstheater Kassel haben wir 
am 23. Oktober 2022 zum Anlass genommen, im Rahmen einer Tagung 
einen Tag lang über die zahlreichen blinden Flecken in Musik und The-
ater, Geschlechterpolitiken in der Oper, weibliche und männliche Pro-
jektionsflächen und Feminismus zu diskutieren. Die Beiträge der Regis-
seurin Kerstin Steeb und der Tänzerin und Performerin Lulu Obermay-
er stammen aus diesem Kontext. Teresa Martin (Staatstheater Kassel) 
beschäftigt sich in ihrem Beitrag mit Spuren der Stimm(fach)besetzun-
gen abseits der binären Geschlechternorm  – und Marie-Anne Kohl 
(Universität für Musik und darstellende Kunst Wien) öffnet das Pano-
rama vokaler Materialtransformationen von Oper bis zu Castingshows.

In Kapitel 3: „Oper and beyond: Politiken und Materialen“ beschreibt 
Willem Strank (Musikhochschule Lübeck) das künstlerische Span-
nungsfeld von Musiktheater und Neoliberalismus am Beispiel des 
Films. Wir freuen uns außerdem sehr, dass wir Dietmar Daths Pro-
grammheftbeitrag zu seinem ersten Opernlibretto – Einbruch mehre-
rer Dunkelheiten am Staatstheater Kassel von 2021 – mit in diesen Band 
aufnehmen durften. Felix Linsmeier (Staatstheater Kassel) setzt sich in 
seinem Essay mit dem Erziehungsbegriff im Musiktheater auseinander 
und Melanie Fritsch (Heinrich-Heine-Universität Düsseldorf) hat sich 
im Folgenden unseren Fragen nach ungeahnten Chancen im Feld Oper 
und Gaming gestellt. Tillmann Triests (fimt) Beitrag analysiert mit kri-
tischem Blick Umwegrentabilität als Legitimationsargument für öffent-
liche Kulturförderung – und das Buch schließt mit einem Interview von 
Felix Linsmeier mit Wolfgang M. Schmitt, in dem dieser mit ideologie-
kritischem Blick dem Realismus in der Oper eine Absage erteilt.

***
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Abschließend möchten wir unseren Dank aussprechen: Zuallererst be-
danken wir uns sehr herzlich bei allen Beitragenden an diesem Buch. 
Wir möchten uns weiters bei der Deutschen Forschungsgemeinschaft 
bedanken, die das Forschungsprojekt „Beharrungs- und Bewegungs-
kräfte: Musiktheater im institutionellen Wandel zwischen Musealisie-
rung und neuen Formaten“, angesiedelt am Forschungsinstitut für Mu-
siktheater der Universität Bayreuth, im Kontext der Forschungsgruppe 
„Krisengefüge der Künste: Institutionelle Transformationsdynamiken 
in den darstellenden Künsten der Gegenwart“ förderte und in dessen 
Rahmen Oper raus! überhaupt erst möglich wurde. Außerdem bedan-
ken wir uns bei den Gewerken und technischen Abteilungen des Staats-
theaters Kassel, ohne deren Unterstützung die Diskursveranstaltungen 
so nicht umzusetzen gewesen wären. Gleiches gilt für die Musiktheater-
dramaturgie und künstlerische Produktionsleitung des Staatstheaters 
Kassel, Teresa Martin und Felix Linsmeier sowie Ann-Kathrin Franke. 

Großer Dank auch an Dominik Frank, den dritten Co-Host von Oper 
raus!, dessen Anteil am Gesamtprojekt größer ist, als dieses Buch ver-
muten lässt, weil sich etliche Live-Gespräche nun in eigenständige Bei-
träge verwandelt haben. Zuletzt kann der Anteil von Eva Theresa Beck 
als drittes Augenpaar, Redakteurin und Lektorin an dieser Publikation 
nicht groß genug eingeschätzt werden und wir bedanken uns ganz herz-
lich für ihre Geduld und Sorgfalt. 
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Ulrike Hartung ist Musiktheaterwissenschaftlerin mit Forschungs-
schwerpunkten in den Bereichen zeitgenössische Musiktheaterpra-
xis, Postdramatik, Musiktheater als Institution und Freies Musikthea-
ter. Nach ihrem Studium der Theaterwissenschaft unter besonderer Be-
rücksichtigung des Musiktheaters, der englischen sowie der neueren 
deutschen Literatur in Leipzig und Bayreuth, promovierte sie am For-
schungsinstitut für Musiktheater (fimt). Für ihre Arbeit über Postdra-
matisches Musiktheater erhielt sie u. a. ein Stipendium nach dem Bay-
erischen Elitefördergesetz. Nach Stationen als wissenschaftliche Mit-
arbeiterin am fimt sowie als Kommunikationsberaterin ist sie seit 2018 
wissenschaftliche Mitarbeiterin im Forschungsprojekt „Beharrungs- 
und Bewegungskräfte: Musiktheater im institutionellen Wandel zwi-
schen Musealisierung und neuen Formaten“ im Rahmen der DFG-For-
schungsgruppe „Krisengefüge der Künste: Institutionelle Transforma-
tionsdynamiken in den darstellenden Künsten der Gegenwart“. Seit der 
Verlängerung der Forschungsgruppe im Mai 2021 liegt der Fokus ihres 
Projekts auf Dynamiken von Institutionalisierung im Freien Musik(ali-
schen) Theater.

Kornelius Paede ist Dramaturg und Musik(theater)wissenschaftler. 
Seit der Spielzeit 2021/2022 ist er Chefdramaturg Musiktheater und Teil 
des Leitungsteams am Staatstheater Kassel mit Arbeitsschwerpunkt auf 
zeitgenössische Musik und Digitalität und initiiert dort neben klassi-
schen Opernproduktionen Uraufführungen, Festivals, spartenübergrei-
fende Projekte und Diskurs. Kontinuierliche Zusammenarbeit verbin-
det ihn mit Regisseur Florian Lutz und Bühnenbildner Sebastian Han-
nak; der gemeinsame Kasseler Wozzeck wurde 2022 mit dem deutschen 
Theaterpreis der faust („Inszenierung Musiktheater“) ausgezeich-
net. 2017 bis 2021 war er Dramaturg an der Oper Halle. Er arbeitete u. a. 
mit Paul-Georg Dittrich, Florentine Klepper, Christiane Pohle, Tobi-
as Kratzer, dem Kollektiv Hauen & ​Stechen und Michael v. zur Mühlen. 
Lehraufträge führten ihn an die Universitäten in Bayreuth (Musikthea-
terwissenschaft) und Kassel (Historische Musikwissenschaft). 2020 er-
schien sein Buch Dokumentarisches Musiktheater im Verlag wbg. 2023 
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war er Juror für Dramaturgie der Akademie Musiktheater heute der 
Deutsche Bank Stiftung.

Autor:innen und Gesprächspartner:innen

Dietmar Dath gehört spätestens seit seinem 2008 für den Deutschen 
Buchpreis nominierten Roman Die Abschaffung der Arten zu den be-
kanntesten deutschen Autoren. Daths literarisches Schaffen ist durch 
seine kritische und gesellschaftlich politische Haltung geprägt; sei-
ne Themen reichen von Popkultur, Politik, Wissenschafts- und Ge-
sellschaftskritik hin zu Zukunftsforschung. Er schrieb etliche Romane, 
Sachbücher über Marx und Hegel, daneben Theaterstücke, Lyrik und 
Hörspiele. Von 1998 bis 2001 war er verantwortlicher Redakteur des 
Magazins für Popkultur Spex. Heute arbeitet er als freier Autor, Feuil-
letonist bei der F. A. Z. und Übersetzer. Zuletzt erschienen seine Bücher 
Neptunation: Oder Naturgesetze, Alter! (bei S. Fischer), Niegeschichte. 
Science Fiction als Kunst- und Denkmaschine (bei Matthes & ​Seitz) so-
wie Gentzen oder: Betrunken aufräumen (ebenda). 

Paul-Georg Dittrich studierte Regie an der Hochschule für Musik 
und Theater Hamburg. Er inszenierte u. a. an der Staatsoper Hamburg, 
Staatsoper Stuttgart, Deutschen Oper Berlin, Oper Halle, am Aalto 
Musiktheater Essen, Schauspiel Frankfurt, Theater Bremen, Staatsthe-
ater Darmstadt, Theater Heidelberg, Theater Bielefeld, Schauspielhaus 
Wien, Theater Augsburg und auf Kampnagel Hamburg. Im Fokus sei-
ner Arbeiten stehen neben dem poetischen Geschichtenerzählen und 
der fantasievollen Einbeziehung von audio-visuellen Medien immer 
auch die künstlerische Suche nach einer zeitgenössischen Symbiose 
zwischen Musik- und Sprechtheater, nach experimentellen Spielformen 
und unkonventionellen Raumtheatersetzungen. Auszeichnungen wa-
ren u. a. im Jahr 2016 die Nominierungen in der Kategorie „Regie Mu-
siktheater“ beim deutschen Theaterpreis der faust für Wozzeck von 
Alban Berg (Theater Bremen) und im Folgejahr für La damnation de 
Faust von Hector Berlioz (Theater Bremen).
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Dominik Frank, geboren 1983, studierte Theaterwissenschaft, Philo-
sophie, Literatur und Psychologie an der LMU München. Nach seinem 
Abschluss arbeitete er als Dramaturgieassistent an den Münchner Kam-
merspielen und bei den Salzburger Festspielen. Von 2013–2016 arbei-
tete er am Forschungsprojekt zur NS-Vergangenheit der Bayerischen 
Staatsoper an der LMU. Seit 2016 ist er wissenschaftlicher Mitarbei-
ter am Forschungsinstitut für Musiktheater Thurnau an der Universi-
tät Bayreuth und promovierte dort mit der Arbeit Hinter dem Vorhang. 
Opern- und Musiktheaterdiskurse in der DDR. Derzeit forscht Dominik 
Frank zu „Wagnergesang im 21. Jahrhundert  – historisch informiert“ 
(DFG-Erkenntnistransferprojekt) und Nacktheit im Musiktheater. 
Außerdem arbeitet er als freier Regisseur, Theaterpädagoge und als Re-
ferent an der KZ-Gedenkstätte Dachau mit dem Schwerpunkt „Theater 
im Konzentrationslager“.

Melanie Fritsch ist seit Oktober 2020 Juniorprofessorin für Medi-
enkulturwissenschaft mit Schwerpunkt Game Studies und angrenzen-
de Gebiete an der Heinrich-Heine-Universität Düsseldorf. Ihre Disser-
tation Performing Bytes. Musikperformances der Computerspielkultur 
wurde 2018 bei Königshausen & ​Neumann veröffentlicht. Zusammen 
mit Dr. Tim Summers (Royal Holloway) hat sie 2021 den Cambridge 
Companion to Video Game Music herausgegeben. Sie ist Mitglied der 
Ludomusicology Research Group und im Sprecher:innenteam der AG 
Games der Gesellschaft für Medienwissenschaft. Sie ist außerdem Mit-
begründerin der Society of the Study of Sound and Music in Games 
und des Journal of Sound and Music in Games, sowie der AG Spiele 
(Verband DHd – „Digital Humanities im deutschsprachigen Raum“).
Sie war als wissenschaftliche Mitarbeiterin am Forschungsinstitut für 
Musiktheater (Universität Bayreuth) tätig, arbeitete als PR & ​Commu-
nications Managerin in der Games-Branche und war Lehrbeauftragte 
im Fach Medienwissenschaft an der Humboldt-Universität zu Berlin.

Sebastian Hannak ist einer der meistbeachteten Bühnenbildner sei-
ner Generation. Einer seiner Schwerpunkte ist das Arbeiten am erwei-
terten theatralen Raum wie den Raumbühnen. Mehrfach wurden sei-
ne Arbeiten zum Raum des Jahres nominiert und ausgestellt, für seine 
Raumbühne heterotopia erhielt er den deutschen Theaterpreis 
der faust, für Kabale und Liebe den Weltenbauer Award sowie den 
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opusAward für die Raumbühne pandaemonium. Er war Stipen-
diat der Akademie Musiktheater heute und ist dort Vorsitzender des 
Alumnibeirats, zudem ist er Mitglied im Szenografie-Bund und der 
Deutschen Akademie der Darstellenden Künste. Neben diversen Ju-
rytätigkeiten gestaltete er einen Lehrauftrag an der Hochschule Mainz, 
hält Vorträge und Seminare und veröffentlicht regelmäßig Textbeiträ-
ge. Zudem erforscht er hybride Darstellungsformen mit digitalen Me-
dien mit dem Projekt Augmented & ​Expanded Scenography. Mit Flo-
rian Lutz verbindet ihn eine langjährige Zusammenarbeit. Gemeinsam 
veröffentlichten sie im Verlag Theater der Zeit das Buch Raumbühne 
heterotopia  – Neue Perspektiven im Musiktheater. Am Staatstheater 
Kassel ist er Hausszenograf und entwarf neben anderen Arbeiten die 
vielbeachteten Raumbühnen pandaemonium und antipolis so-
wie darin etliche Bühnenbilder.

Florentine Klepper studierte Schauspiel- und Opernregie in Zürich 
und München. Seit 2004 ist sie an renommierten deutschsprachigen 
Bühnen wie dem Staatstheater Braunschweig, den Bühnen Bern, der 
Staatsoper Stuttgart, der Oper Graz, dem Theater Freiburg, den Salz-
burger Osterfestspielen, der Semperoper Dresden und der Oper Frank-
furt tätig. Im Schauspiel war sie von 2009 bis 2011 als Hausregisseu-
rin am Theater Basel engagiert, des Weiteren inszenierte sie an den 
Staatstheatern Stuttgart und Karlsruhe und am Deutschen Schauspiel-
haus Hamburg. 2018 gab sie an der Opéra de Dijon ihr Debüt in Frank-
reich. Ihr Interesse im Bereich Musiktheater gilt besonders der zeitge-
nössischen Musik. Sie setzte u. a. Uraufführungen von Moritz Eggert, 
Jörg Widmann, Felix Leuschner und Arnulf Herrmann an Festivals wie 
aDevantgarde, Festspiel Plus und der Münchener Biennale in Szene. 

Marie-Anne Kohl studierte Musikwissenschaft, Gender Studies, Pu-
blizistik und Kommunikationswissenschaft in Berlin und zuvor Ge-
sang/Musiktheater an der Folkwang Hochschule Essen. In ihrer Promo-
tion an der Hochschule für Musik und Tanz Köln, als Stipendiatin der 
Mariann Steegmann Foundation sowie des DAAD für Forschungsar-
beiten in New York als Visiting Scholar der NYU untersuchte sie das 
künstlerische Kräftefeld Downtown New York der 1960er und 1970er 
Jahre und die Vokale Performancekunst als feministische Praxis am 
Beispiel Meredith Monks. Von 2011 bis 2015 war Kohl Kuratorin und 
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Geschäftsführerin des feministischen Kunstraums alpha nova & ​galerie 
futura in Berlin, von 2015 bis 2023 wissenschaftliche Mitarbeiterin und 
Geschäftsführerin des Forschungsinstituts für Musiktheater (fimt) an 
der Universität Bayreuth. Im November 2023 ist sie die Tenure-Track-
Stelle Historische Musikwissenschaft an der mdw angetreten. Ihre For-
schungsschwerpunkte liegen in den Bereichen Musik und Diversität, 
Performance, Stimme, kulturelle Mobilität, Kulturtransfer und Globa-
lisierung. Aktuell entwickelt sie in ihrem Habilitationsprojekt ein Ver-
ständnis von Castingshows als globalem Musiktheater. 

Felix Linsmeier kam über reichlich Umwege in das Dramaturgiebü-
ro des Staatstheaters Kassel: Noch während seines Abiturs in der Augs-
burger Heimat gewann er 2016 den Kompositionswettbewerb der Ber-
liner Philharmoniker und nistete sich daraufhin in der zeitgenössischen 
Musikszene in Deutschland ein. Neben einigen Kompositionsaufträ-
gen schuf er als Arrangeur Partituren, die regelmäßig weltweit aufge-
führt werden, unter anderem beim National Youth Orchestra of Great 
Britain, WDR Sinfonieorchester, und den Rock Meets Classic Stadion-
tourneen. 2021 erhielt er ein Künstlerstipendium des Freistaat Bayern. 
Während seines Schulmusikstudiums in Würzburg bespielte er als frei-
schaffender Musiker weltweit Bühnen sowie mit seiner Hip-Hop-Band 
#Zweiraumsilke zahlreiche Festivals. Als Autor für neue musikzeitung, 
SWR und VAN Magazin schlug er mit seinen Recherchen zu Gender-, 
Digital- und politischen Themen einige Wellen. Seit 2022 ist Linsmeier 
fest am Staatstheater Kassel. Hier arbeitete er zuletzt mit Philipp Rosen-
dahl, Valentin Schwarz, Valentin Alfery und Florentine Klepper. Au-
ßerdem schrieb er Musik für die Uraufführung Operation Abendsonne. 

Florian Lutz wurde 1979 in Köln geboren und studierte Musikwissen-
schaft, Kunstgeschichte und Philosophie in Berlin. Neben verschiede-
nen Publikationen zu Musik- und Operngeschichte arbeitete er seit 2003 
als freischaffender Theater- und Opernregisseur. Von 2016 bis 2020 war 
Florian Lutz Intendant der Oper Halle. Unter seiner Leitung hat sich 
das Haus „zu einem der innovativsten Orte zeitgenössischen Musikthe-
aters entwickelt“ (Die deutsche Bühne) und rückte wieder in den Fokus 
der überregionalen Fachwelt. die zeit titelte 2017, dass die Oper Halle 
„eines der aufregendsten Musiktheaterhäuser Deutschlands“ geworden 
sei und das Haus wurde mit dem Deutschen Theaterpreis der faust 
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für die Raumbühne heterotopia von Sebastian Hannak geehrt. Im 
Sommer 2019 erhielt die Oper Halle den Theaterpreis des Bundes und 
gewann in der Kritikerumfrage der deutschen Bühne 2019 in den Ka-
tegorien „innovativste Format“ und „beste Regieleistung“ (für Flori-
an Lutz). Seit August 2021 ist Florian Lutz Intendant des Staatstheaters 
Kassel; im Herbst 2022 wurde seine Kasseler Inszenierung von Alban 
Bergs Wozzeck mit dem Deutschen Theaterpreis der faust in der Ka-
tegorie „Regie Musiktheater“ ausgezeichnet.

Lulu Obermayer arbeitet mit Performance, Oper, Theater und Cho-
reografie. Sie studierte Schauspiel, Dramaturgie und Contemporary 
Performance Practice in New York, Glasgow und Leipzig und schloss 
2017 ihren M. A. in Solo Dance and Authorship am Hochschulübergrei-
fenden Zentrum für Tanz (UdK/Ernst Busch) Berlin ab. Sie entwickelte 
eine Trilogie von Solo-Performances basierend auf den Puccini-Opern 
Tosca (2016), Manon Lescaut (2017) und The Girl(s) of the Golden West 
(2018), die u. a. an den Münchner Kammerspielen, HochX, HAU 2 und 
dem Batard Festival aufgeführt wurden. Im Jahr 2020 wurde sie für den 
Caroline Neuber Preis nominiert und brachte ihr erstes Ensemblestück 
L’Opra Fatale im Auftrag des Steirischen Herbstes an der Oper Graz zur 
Uraufführung. Aktuelle Arbeiten sind das Solo Lulu (2023), welches 
sie im Rahmen des freischwimmen Netzwerkes entwickelte, die Per-
formance Agoraphobia (2023), mit der sie den Steirischen Herbst am 
Schlossberg von Graz eröffnete, das Solo (a kind of) Requiem (2023), ei-
ne achtstündige Performance nach Ein deutsches Requiem von Johannes 
Brahms für eine 20-jährige Sängerin, die im Rahmen des Buzzcut Fes-
tivals am Center for Contemporary Art (CCA) in Glasgow uraufge-
führt wurde, Death Valley Junction bei den Tanztagen der Sophiensaele 
(2022) und die achtstündige Performance Frauenliebe und Leben (2022) 
am DeSingel in Antwerpen.

Teresa Martin studierte zunächst Theaterwissenschaft transdiszipli-
när, Germanistik und Musikwissenschaft an der Universität Leipzig. 
Vor und während des Studiums assistierte sie am Zimmertheater Tü-
bingen, am Schauspiel Leipzig und an der Oper Halle. Im Anschluss 
studierte sie Dramaturgie mit Schwerpunkt Musiktheater an der The-
aterakademie August Everding und betreute etliche Regieprojekte mit 
Schwerpunkt auf musiktheatraler Stückentwicklungen, u. a. mit Ren-



279

﻿

nik-Jan Neggers, Lukas Kretzschmar, Gineke Pranger und Anna Mal-
ena Große. In enger Zusammenarbeit mit Caitlin van der Maas entstan-
den die beiden Musiktheaterstücke Der Stille Dirigent und Karl im All 
zu Hause für die freie Szene in München. Für die Münchener Biennale 
für neues Musiktheater betreute sie die Uraufführung Transstimme des 
Komponisten Fabià Santcovsky (Regie: Blanka Rádóczy). Sie ist Mit-
glied im Jungen Kollektiv MusikTheater, mit welchem sie im Sommer 
2022 ein Musiktheaterfestival in Karlsruhe realisierte. Seit der Spielzeit 
2021/22 ist Teresa Martin am Staatstheater Kassel Musiktheaterdrama-
turgin und arbeitet hier mit Regisseur:innen wie Paul-Georg Dittrich, 
Claudia Bauer, Florian Lutz und Marlene Pawlak zusammen. 

Wolfgang M. Schmitt ist Youtuber, Podcaster und Kritiker. Er stu-
dierte Germanistik, Philosophie und Kunstgeschichte an der Univer-
sität Trier. Als freier Journalist schreibt er Film- und Literaturkritiken 
unter anderem für die Rhein-Zeitung und Neues Deutschland, außer-
dem veröffentlicht er Gastbeiträge bei der Neuen Zürcher Zeitung und 
in der Wochenzeitung der Freitag. Seit 2011 betreibt er den ideologie-
kritischen Youtube-Kanal Die Filmanalyse. Zudem betreibt er mit Ste-
fan Schulz den Podcast Die neuen Zwanziger sowie mit Ole Nymoen 
den Wirtschaftspodcast Wohlstand für Alle. In der edition suhrkamp er-
schienen von ihm (mit Ole Nymoen) Influencer. Die Ideologie der Wer-
bekörper (2021) sowie Mit Filmen sehen lernen (2025). Zuletzt veröf-
fentlichte er 2023 Die Filmanalyse: Kino anders gedacht bei Seidelman & ​
Company.

Kerstin Steeb ist Musiktheaterregisseurin und dekonstruiert die 
strenge Form von Oper oft durch eigene Bearbeitungen und Fassungen 
und deckt damit eine Direktheit im Spiel sowie eine aktuelle Brisanz 
in der Thematik auf. Sie inszenierte u. a. an Häusern wie der Staatsoper 
Hamburg, dem Theater Hagen und der Deutschen Oper am Rhein. Das 
Ringen um gendersensibles Verhalten war von Beginn an prägend für 
ihre Arbeiten und verfestigt sich insbesondere in ihren freien Projek-
ten, indem sie zum Beispiel mehrfach der verkannten Komponistin Et-
hel Smyth auf den Spielplan verhilft. Ausgehend von Smyth präsentier-
te Kerstin Steeb u. a. den Opernfilm Der Wald: „politisch, heutig, form-
sicher“ (Hamburger Abendblatt). Ihre Bearbeitung von Don Giovanni 
im Opernloft Hamburg wurde 2020 in der Autorenumfrage der Zeit-
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schrift Die deutsche Bühne in der Kategorie Oper nominiert. Sie ist Do-
zentin an der Universität Hamburg sowie der HfMT Hamburg, zweifa-
che Mutter und im Vorstand von Pro Quote Bühne e. V.

Willem Strank studierte in Kiel Medien-, Musik- und Literaturwis-
senschaft. Er wurde 2014 über Twist Endings. Umdeutende Film-Enden 
promoviert, war von 2012 bis 2021 wissenschaftlicher Mitarbeiter an der 
CAU Kiel (u. a. Studiengangskoordinator). Seine Lehrtätigkeiten führ-
ten ihn u. a. nach Paderborn und Salamanca, von 2010 bis 2021 war er im 
Vorsitz der international agierenden Kieler Gesellschaft für Filmmusik-
forschung (seit 2006 als Gründungsmitglied dabei). 2021 und 2022 ist 
er als Musik- und Filmreferent am für Kultur zuständigen Ministeri-
um des Landes Schleswig-Holstein tätig. Zum Jahreswechsel 2023 ging 
er an die Musikhochschule Lübeck, um dort neue Szenarien für die Di-
gitalisierung des Musikunterrichts zu entwickeln. Nebenbei war Strank 
lange Jahre als Musikschullehrer tätig und ist nach wie vor praktizieren-
der Musiker, u. a. als Stummfilmpianist. Nach seinem Handbuch Filmge-
schichte (2021) arbeitet er derzeit an einem Projekt zur Repräsentation 
von Neoliberalismus in den Medien.

Tillmann Triest arbeitet im Bereich der Darstellenden Künste und 
forscht in der Musiktheaterwissenschaft und Kulturmanagementleh-
re. Seine Schwerpunkte umfassen Transformationsprozesse im Kultur-
betrieb, Audience Development sowie werk- und aufführungsspezifi-
sche Studien. Tillmann Triest studierte B. A. Kulturarbeit in Potsdam 
sowie M. A. Kulturmanagement und -tourismus in Frankfurt/Oder. Ne-
ben freien Projekten führten ihn seine Wege u. a. an das Staatstheater 
Kassel, zu battleroyal Creative Production, an das Hans Otto Theater 
Potsdam, zum young euro classic Festival am Konzerthaus Ber-
lin und zum Tianjin Conservatory of Music in China. Derzeit gestaltet 
er Vermittlungsprogramme an der Deutschen Oper Berlin und ist wis-
senschaftlicher Mitarbeiter im Studiengang Kulturarbeit an der Fach-
hochschule Potsdam. Tillmann Triest promoviert am Forschungsins-
titut für Musiktheater der Universität Bayreuth und lehrt Theaterma-
nagement und Stadtentwicklung an der Universität Bayreuth sowie an 
der Hogeschool van Amsterdam. Er wurde ausgezeichnet mit Stipendi-
en der Akademie Musiktheater heute der Deutsche Bank Stiftung, des 
Mozartfests Würzburg und der Stiftung der deutschen Wirtschaft. Be-
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sondere Anerkennung wurde ihm mit dem Deutschlandstipendium so-
wie dem Ehrenamtspreis der Landeshauptstadt Potsdam zuteil.



Thurnauer Schriften zum Musiktheater

Band 1: Strukturprobleme des Musiktheaters in der Bundesrepublik 
Deutschland, hg. von Dorothea Glatt-Behr, Bayreuth 1978. –
vergriffen –

Band 2: Così fan tutte. Beiträge zur Wirkungsgeschichte von Mozarts 
Oper, hg. von Susanne Vill, Bayreuth 1978. – vergriffen –

Band 3: Theaterarbeit an Wagners Ring, hg. von Dietrich Mack, 
Bayreuth 1978. – vergriffen –

Band 4: Zur Lage der Musiktheater in Europa, hg. von Christiane 
Zentgraf, Bayreuth 1979. – vergriffen –

Band 5: Werk und Wiedergabe. Musiktheater exemplarisch 
interpretiert, hg. v. Sigrid Wiesmann, Bayreuth 1980. – vergriffen –

Band 6: Für und wider die Literaturoper, hg. v. Sigrid Wiesmann, 
Laaber 1981. – vergriffen –

Band 7: Hans-Joachim Bauer, Barockoper in Bayreuth, Laaber 1982. – 
vergriffen –

Band 8: Rokoko-Oper in Bayreuth. Argenore der Markgräfin 
Wilhelmine, hg. v. Hans-Joachim Bauer, Laaber 1983. – vergriffen –

Band 9: Jacques Offenbachs Hoffmanns Erzählungen. Konzeption – 
Rezeption – Dokumentation, hg. v. Gabriele Brandstetter, Laaber 
1988. – vergriffen –

Band 10: Geschichte und Dramaturgie des Operneinakters, hg. v. 
Winfried Kirsch und Sieghart Döhring, Laaber 1991.

Band 11: Der Fall Wagner. Ursprünge und Folgen von Nietzsches 
Wagnerkritik, hg. v. Thomas Steiert, Laaber 1991.



Band 12: Ulrike Kienzle, Das Weltüberwindungswerk. Wagners 
Parsifal – ein szenisch-musikalisches Gleichnis der Philosophie 
Arthus Schopenhauers, Laaber 1992.

Band 13: Michael Klügl, Erfolgsnummern. Modelle einer Dramaturgie 
der Operette, Laaber 1992.

Band 14: Matthias Brzoska, Die Idee des Gesamtkunstwerks in der 
Musiknovellistik der Julimonarchie, Laaber 1995.

Band 15: Jens Rosteck, Darius Milhauds Claudel-Opern Christophe 
Colomb und L’Orestie d’Eschyle. Studien zu Entstehung, Ästhetik, 
Struktur und Rezeption, Laaber 1995.

Band 16: Meyerbeer und das europäische Musiktheater, hg. v. Sieghart 
Döhring und Arnold Jacobshagen, Laaber 1998.

Band 17: Offenbach und die Schauplätze seines Musiktheaters, hg. v. 
Rainer Franke, Laaber 1999.

Band 18: Elisabeth Schmierer, Die Tragédies lyriques Niccolò Piccinis, 
Laaber 1999.

Band 19: Verdi und die deutsche Literatur, hg. v. Wolfgang Osthoff 
und Daniela Goldin Folena, Laaber 2002.

Band 20: Meyerbeer und die Opéra comique, hg. v. Arnold 
Jacobshagen und Milan Pospisil, Laaber 2003.

Band 21: Manuela Jahrmärker, Comprendre par les yeux. Zu 
Werkkonzeption und Werkrezeption in der Epoche der Grand opéra, 
Laaber 2006.

Band 22: Tanz im Musiktheater – Tanz als Musiktheater. Bericht 
eines internationalen Symposions über Beziehungen von Tanz und 
Musik im Theater, hg. v. Thomas Betzwieser, Anno Mungen, Andreas 
Münzmay, Stephanie Schroedter, Würzburg 2009.



Band 23: Mitten im Leben. Musiktheater von der Oper zur Everyday 
Performance, hg. v. Anno Mungen, Würzburg 2010.

Band 24: Anne Henrike Wasmuth, Musikgeschichte schreiben. 
Ein Beitrag zur Spontini-Rezeption im Kontext der kulturellen 
Topographie Berlins 1820–1841, Würzburg 2015.

Band 25: Music Theater as Global Culture. Wagner’s Legacy Today, hg. 
v. Anno Mungen, Nicholas Vazsonyi, Julie Hubbert, Ivana Rentsch, 
Arne Stollberg, Würzburg 2017.

Band 26: Gefühlskraftwerke für Patrioten. Wagner und das 
Musiktheater zwischen Nationalismus und Globalisierung, hg. v. Arne 
Stollberg, Ivana Rentsch, Anselm Gerhard, Würzburg 2017.

Band 27: Sound und Performance. Positionen – Methoden – 
Analysen, hg. v. Wolf-Dieter Ernst, Nora Niethammer, Berenika 
Szymanski-Düll, Anno Mungen, Würzburg 2015.

Band 28: Singstimmen. Ästhetik – Geschlecht – Vokalprofil, hg. v. 
Saskia M. Woyke, Katrin Losleben, Anno Mungen, Stephan Mösch, 
Würzburg 2017.

Band 29: Dominic Larue, Cologne SynchroniCities. Zur musikalischen 
Inszenierung von Stadt, Würzburg 2016.

Band 30: Die Libretto- und Opernwerkstatt Eugène Scribe/L’Atelier 
du librettiste Eugène Scribe. Edition der Werkpläne/Edition des 
plans des livrets d’opéra 1815–1841, hg. v. Manuela Jahrmärker (unter 
Mitarbeit von Naoka Werr), Würzburg (vierbändig) 2015.

Band 31: Opernkonzeptionen zwischen Berlin und Bayreuth. Das 
musikalische Theater der Markgräfin Wilhelmine, hg. v. Thomas 
Betzwieser, Würzburg 2016.

Band 32: Das Wohnzimmer als Loge. Von der Fernsehoper zum 
medialen Musiktheater, hg. v. Matthias Henke und Sara Beimdieke, 
Würzburg 2016.



Band 33: Saskia Maria Woyke, Stimme, Ästhetik und Geschlecht in 
Italien 1600–1750, Würzburg 2017.

Band 34: Elfi Vomberg, Wagner-Vereine und Wagnerianer heute, 
Würzburg 2018.

Band 35: Melanie Fritsch, Performing Bytes. Musikperformances der 
Computerspielkultur, Würzburg 2018.

Band 36: Ulrike Hartung, Postdramatisches Musiktheater, Würzburg 
2020.

Band 37: Anno Mungen, Die dramatische Sängerin Wilhelmine 
Schröder-Devrient. Stimme, Medialität, Kunstleistung, Würzburg 
2021.

Band 38: Victor Nefkens, Wagner Beyond Established Differences. 
Rethinking Controversial Aspects of Wagner’s Music Dramas in the 
Light of Contemporary Culture, Würzburg 2019.

Band 39: Sarah Mauksch, Klang-Raum-Konfigurationen. Ästhetische 
Situationen zwischen Aufführung und Ausstellung, Würzburg 2020.

Band 40: Hitler. Macht. Oper. Propaganda und Musiktheater in 
Nürnberg 1920–1950, hg. von Silvia Bier, Anno Mungen, Tobias 
Reichard, Daniel Reupke, Würzburg 2020.

Band 41: Erzählte Erinnerung, hg. von Silvia Bier, Würzburg 2020.

Band 42: „Gefühle sind von Haus aus Rebellen“. Musiktheater 
als Katalysator und Reflexionsagentur für gesellschaftliche 
Entwicklungsprozesse, hg. von Dominik Frank, Ulrike Hartung, 
Kornelius Paede, Würzburg 2020.

Band 43: Oper 2020. Eine Dokumentation aus der Oper Dortmund, 
hg. von Merle Fahrholz, Heribert Germeshausen, Ulrike Hartung, 
Anno Mungen, Würzburg 2021.



Band 44: Netzwerke – Performanz – Kultur. Transdisziplinäre 
Perspektiven und wechselseitige Bezüge, hg. von Daniel Reupke, Sven 
Banisch, Meike Beyer, Philip Roth, Julia Thibaut, Würzburg 2021.

Ab Band 45 erscheinen die Bände im utzverlag, München.

Band 45: Silvia Bier, Konzert der Musen. Die Synthese der Künste in 
der Tragédie en musique Lullys. München 2022. 570 Seiten. 
ISBN 978-3-8316-4958-7 (gebundenes Buch), 
ISBN 978-3-8316-7691-0 (E-Book).

Band 46: Dominik Frank, Hinter dem Vorhang. Opern- und 
Musiktheaterdiskurse in der DDR. München 2023. 384 Seiten. 
ISBN 978-3-8316-5006-4 (gebundenes Buch)
ISBN 978-3-8316-7743-6 (E-Book)

Band 47: Elisabeth van Treeck, „… da das Wirkliche 
konstant in Schwebe bleibt …“. Klang- und Bilddramaturgien des 
Suspense in Olga Neuwirths Lost Highway. München 2024. 514 Seiten 
ISBN 978-3-8316-5032-3 (gebundenes Buch)
ISBN 978-3-8316-7786-3 (E-Book)

Band 48: Oper raus! Ästhetische Neuformatierungen und 
gesellschaftliche Widersprüche, hg. von Ulrike Hartung und Kornelius 
Paede, unter Mitarbeit von Eva Theresa Beck. München 2024. 290 
Seiten 
ISBN 978-3-8316-5050-7 (gebundenes Buch) 
ISBN 978-3-8316-7785-6 (E-Book)




