
von scharfen Akkorden unterbrochen. Susanna Maelk-
ki, ebenfalls Finnin, debütierte an der Met mit diesem 
Werk als Dirigentin (erst die vierte Dame an dem Haus). 
Sie führte das 80 Mann starke Orchester mit charismati-
scher Sicherheit. Das verband sich mit einer hinreißend 
kreativen Inszenierung von Robert Lapage und einer in-
novativen Installation von Bändern mit 28.000 LED-Lich-
tern über die ganze Breite der Bühne hinweg (Bühnenbild 
und Kostüme von Michael Curry, Lichtdesign von Kevin 
Adams, Lichtanimation von Lionel Arnould). Eric Owens 
porträ-tierte (trotz einer Bronchitis) einen gefühlsstar-
ken, verletzlichen Jaufré mit großer Sensibilität, Sehn-
sucht und Verzagen vermittelnd. Die von Jaufré ideali-
sierte Clémence wurde von Susanna Phillips mit einem 
fast greifbaren Sopran gesungen. Auch in den Rezitativen 
meisterte sie die Musik mit großer Sicherheit. Den toten 
Jaufré in den Armen haltend, sang sie ein bewegendes 
Selbstgespräch. Mit sich und Gott hadernd war sie ent-
rückt und verzweifelt darüber, dass ihre Liebe nun doch 
in der Ferne lag. Die Musik klang in mysteriöser Stille aus. 
Die Lichter erloschen. 

»Roméo et Juliette«, Charles Gounods vielleicht schönste 
Oper und damit vielleicht auch die beste melodisch-mu-
sikalische Behandlung des 400 Jahre alten shakespear-
schen Liebesdramas kam inszeniert von Bartlett Sehr 
am Silvesterabend 2016 aus Salzburg als Neuproduktion 
an die Met. Mit den Bühnenbildern von Michael Yearg-
an und den wundervollen, farblich fein nuancierten Kos-
tümen von Catherine Zuber, setzte er das Geschehen in 
eine klassische Piazza von Verona. Den schnellen Wandel 
der Innen- und Außenszenen meisterte er mit simplen, 
einfliegenden Requisiten. Abgesehen von dem Prolog, 
in dem der Chor – immer verlässlich und brillant an der 
Met – von der endlosen Zwietracht der Montagues und 
Capulets erzählt, nimmt die freudige und stürmische In-
terpretation bis zur Mitte des dritten Akt nichts von dem 
sich anbahnenden Drama vorweg. Erst nachdem Stefa-
no, temperamentvoll von Virginie Verrez gesungen, den 
außerordentlich dynamisch choreographierten Krawall 
(Chase Brock) provozierte, zeichnet sich die Tragik der 
Dinge ab, die kommen sollen. Bis dahin werden Jugend-
lichkeit und Lebenslust erotisiert, und dann überwältigen 

die Schicksalsschläge die beiden Liebenden mit ihren 
Seelenqualen. Wie elektrisierend das Zusammenspiel der 
beiden Stars: Vittorio Grigolo (Roméo) und Diana Damrau 
(Juliette)! Sie waren voll auf einander eingespielt, stiegen 
in Sinnlichkeit und Leidenschaft gemeinsam in die Tiefen 
ihrer Charaktere. Sie spannten den Bogen von jugend-
licher Leichtigkeit und Energie zu Wahrhaftigkeit ihrer 
Liebe mitreißend und gefühlvoll im Stimmlichen wie im 
Dramatischen. Die großen Liebesduette griffen ans Herz, 
und man spürte ein Höchstmaß an Erotik und Sinnlich-
keit, verbunden mit der Wahrhaftigkeit und Tragik ihrer 
Liebe. In den weiteren Partien trugen die Sänger mit ein-
drucksvollen Stimmen bei: Laurent Naouri (Capulet), Mik-
hail Petrenko (Frère Laurent), Elliot Madore (Mercutio) 
und Diego Silva (Tybalt). Gianandrea Noseda vibrierte am 
Pult in der 333. Aufführung an der Met mit großem Reich-
tum an Erfahrung, Stimmen zu fördern und die Handlung 
zu straffen und zu dramatisieren.
� Hans-Bernd Zimmermann

»Kaum bist du mir nah, schon vergisst mein Herz alles!« – 
Vittorio Grigolo/Roméo und Diana Damrau/Juliette
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Als Hannibal mit seinen legendären Elefanten die Alpen 
überquerte, um den Römern das Fürchten zu lehren, kam 
er wohl kaum am Rettenbachgletscher im Tiroler Ötztal 
vorbei. Aber wen kümmert das, wenn am 21. April zum 
bereits zwölften Mal die einzigartige Naturkulisse in der 
Nähe von Sölden als Bühne für ein Grenzen sprengendes 
Mega-Musiktheater dient.
Hubert Lepka, der sich gemeinsam mit seinem Künst-
lernetzwerk Lawine Torrèn einen Namen mit Choreo-
graphien von schweren Maschinen gemacht hat, ersetzt 
in seinem Gletscherschauspiel »Hannibal« die Elefanten 
durch Pistenraupen. Außerdem kommen Flugzeuge und 
Hubschrauber zum Einsatz, sowie Fallschirmspringer, 

Base-Jumper, Skifahrer und natürlich Tänzer. Rund 500 
Akteure sind beteiligt, selbst Lawinen werden zum Teil 
der Inszenierung. Über das riesige Spektakel hinaus ist 
»Hannibal« ein komplexes Stück über Politik, Intrige, 
Macht, Liebe und Verzweiflung. Wer es versäumt, wird 
erst in zwei Jahren wieder die Gelegenheit dazu haben.
Weitere Veranstaltungen, die bei der Freizeitplanung 
womöglich nicht sofort auf der Hand liegen und trotz-
dem berücksichtigt werden sollten, empfehlen wir ab 
Seite 70. � sb

»Hannibal« am Rettenbachgletscher, Sölden (Tirol), 
21. April 2017. hannibal.soelden.com Fo
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Man hatte viele Optionen für möglich gehalten, diese aber 
nicht: Bogdan Roščić, derzeit Leiter der Klassiksparte bei 
Sony Music, wird im September 2020 Dominique Meyer als 
Wiener Staatsoperndirektor ablösen. Sein tolles Konzept 
habe ihn überzeugt, so der österreichische Kulturminister 
Thomas Drozda, der bei der Bestellung auf eine Findungs-
kommission verzichtete. Das überraschte durchaus, denn 
ebendieses Konzept roch während der Presse-Präsentation 
ein wenig nach einer Phrasendrescherei. Von »Staatsoper 
4.0.« war die Rede und sinngemäß davon, dass Wien nicht 
New York werden dürfe. Die Oper, so Roščić, habe an Rele-
vanz verloren, und dem sei entgegenzuwirken. Als Beweis 
führte Roščić, der seinen Arbeitsplatz derzeit in New York 
hat, die bedauerliche Situation der Metropolitan Opera an, 
deren Auslastung bei gerade einmal 50 Prozent liegen soll. 
»Das Publikum wächst nicht mehr von selbst nach.«
Wirklich? Diese Befürchtung beschäftigt Opernexperten 
bereits seit dem Ende des Zweiten Weltkriegs. Wären die 
damaligen Prognosen eingetreten, dann wäre die Oper 
längst tot. Ist sie aber nicht. Warum auch immer Menschen 
mit zunehmendem Alter spät aber doch ihre Liebe zur 
Oper entdecken, das mag ein Rätsel bleiben, aber Faktum 
ist: Viele tun es. Sie füllen die Häuser, mit Vollpreiskarten 
oder Abos, Gott sei Dank. Warum das in New York derzeit 
womöglich nicht der Fall ist, ist eine andere Frage. Die Si-
tuation der Oper in New York in Relation mit jener in der 
Donaumetropole zu setzen, erinnert ein wenig an den Ver-
such, einen großen Apfel mit Weintrauben zu vergleichen: 
Sei es in Bezug auf die Unterschiede hinsichtlich der Größe, 
der Kartenpreise, des politischen Bekenntnisses oder hin-
sichtlich der Organisationsstruktur.

Was die frühe Opernvermittlung betrifft, so steckt diese in 
Wien übrigens schon lange in stabilen Kinderschuhen: Be-
reits Meyer-Vorgänger Ioan Holender ließ auf der Terrasse 
des Hauses ein Kinderopern-Zelt bauen, die Tradition wird 
nun in einem kleinen Theater in der nahen Walfischgasse 
fortgesetzt.
In einem Punkt hat Roščić wahrscheinlich Recht: Die Oper 
dürfe sich nicht auf ihr Prestige verlassen und sie müsse 
zeitgenössischer werden. Nur: Sitzplätze füllt das Zeitge-
nössische weniger als das Bewährte, das ist in der Oper seit 
der Mitte des 20. Jahrhunderts ein Naturgesetz. Selbst die 
gut besuchten Vorstellungen von Aribert Reimanns »Me-
dea« könnten es mittelfristig nicht mit einer »Tosca« auf-
nehmen, so antiquiert die Inszenierung von Puccinis Oper 
an der Staatsoper auch sein mag, leider. Viele gute Köpfe 
haben in der Vergangenheit gegen dieses Problem ange-
kämpft, vergeblich. Roščić Slogan »Vorwärts zu Mahler« 
klingt super, entbehrt aber vermutlich einer realistischen 
Einschätzung.

Wer ist Bogdan Roščić? Zunächst einmal ist dieser in Bel-
grad geborene Österreicher ein begabter Allrounder und 
somit der geborene Quereinsteiger. Als studierter Mu-
sikwissenschaftler, der seine Dissertation über Adorno 
geschrieben hatte, begann er seine Karriere mit unsanf-
ten Popmusik-Kritiken für heimische Tageszeitungen und 
wechselte dann zum allgemein-rechtlichen Pop-Sender 
Ö3, wo er bald zum Senderchef avancierte. Im Zuge einer 
Senderreform wurde er gleichsam zum »Austropop-Killer«, 
indem er den Anteil an heimischer Musik radikal reduzie-
ren ließ, was ihm viele Hörer bis heute übel nehmen, wie 

Bogdan Roščić 

Wien darf nicht  
New York werden  

Der neue Staatsopern-Direktor  
ab 2020 wird es schwerer haben  

als sein Vorgänger 

den zahlreichen Online-Postings im Zuge seiner Bestellung 
als Staatsoperndirektor zu entnehmen ist. Ihm schadete 
das nicht, im Gegenteil, die Ö3-Reform gilt bis heute als 
Erfolg. Als die ORF-Führung die politische Farbe wech-
selte, ging er in die Musikträgerbranche: Nach Hamburg 
zur Deutschen Grammophon, nach London zu Decca, und 
schließlich, vor acht Jahren, machte ihn Sony Music Classi-
cal zu seinem Präsidenten.
Ein Theater oder gar ein Opernhaus hat er bislang nicht 
geleitet, daher stehen vor allem der konservativen Fraktion 
unter den Staatsopernbesuchern seit seiner Bestellung die 
Haare zu Berge. Die Zeitschrift »Der neue Merker«, quasi 
ein Sprachrohr von Opernfanatikern, die man als die Ultras 
der Wiener Staatsoper bezeichnen könnte, stempelte Do-
zdas Entscheidung in einem Kommentar als die »schlech-
teste für das Institut seit 1945« ab.
Von der Pro-Roščić-Fraktion wird in diesem Punkt auf 
Meyers Vorgänger Ioan Holender verwiesen, der als Künst-
leragent ebenfalls noch kein Opernhaus geleitet hatte. Das 
stimmt. Allerdings führte Holender das Haus in den ersten 
Jahren nicht allein, sondern zunächst gemeinsam mit dem 
Kammersänger Eberhard Waechter. Zudem hatte Holender 
als Künstleragent bereits zuvor direkt mit Opernhäusern 
zu tun gehabt und kannte den Sänger-Markt diesbezüg-
lich auch in vertraglicher Hinsicht gut. Obwohl aber die 
Ära Holender aufgrund ihrer hohen musikalischen Qualität 
und der vorbildlichen Finanzgebarung heute überwiegend 
als positiv betrachtet wird, war die Staatsoper selbst da-
mals kein leuchtendes Zugpferd der Opernwelt. Innovation 
fand woanders statt.
Allein im deutschsprachigen Raum finden sich gleich meh-
rere Provinzhäuser, deren Intendanten sich einen Wechsel 
zu einem renommierten, großen Haus verdienen würden. 
Dazu müsste man freilich die Szene kennen. Auch Bewer-
ber aus großen Häusern hatte es gegeben. Unter den 18 
Kandidaten soll sich Nikolaus Bachler befunden haben, 
der in München als Intendant 
der Bayerischen Staatsoper den 
Herkulesspagat aus Tradition 
und szenischem Anspruch bei 
hoher musikalischer Qualität 
seit Jahren souverän meistert. 
Seine Bestellung wäre ein weni-
ger großes Wagnis gewesen.
Wie auch immer: So schlecht, 
wie die Ultras derzeit tun, war 
die Entscheidung des Ministers 
bestimmt nicht. Das Vorhaben, 
die Staatsoper von ihrem muse-
alen Charakter zu befreien und 
ihr in künstlerischer Hinsicht 
wieder zu einer internationalen 

Relevanz zu verhelfen, ist in jedem Fall zu begrüßen. Unter 
Dominique Meyer ist dieser Anspruch in den vergangenen 
Jahren in die Ferne gerückt. Rare Highlights, wie eine erst-
klassige Produktion von »Tri Sestri« (Péter Eötvös) im ver-
gangenen Jahr, sind zu wenig.
Wer sich mit Roščićs einstigen Kollegen unterhält, der hört 
lobende Worte: »Ein klasse Typ und der beste Chef, den 
ich je hatte«, umschreibt ihn eine Ö3-Mitarbeiterin im Ge-
spräch mit dem ORPHEUS. Das nährt die Hoffnung. Daran 
scheint es nämlich derzeit zu hapern. Dominique Meyer, 
der stets lächelnde Direktor, gilt als ausgesprochen kon-
fliktscheu und wenig empfänglich für konstruktive Kritik. 
Die Stimmung unter seinen Mitarbeitern ist dementspre-
chend schlecht. 
Immerhin, so heißt es, stehe die Staatsoper finanziell gut 
da. Ein Blick in die Bilanz des  Geschäftsjahres  2014/2015 
(die Bilanz für die Saison 2015/2016 lag bei Redaktions-
schluss noch nicht vor) produziert trotzdem Sorgenfalten: 
Die satten Gewinnrücklagen, die Holender seinem Nach-
folger hinterlassen hatte, sind aufgebraucht, und die liqui-
den Mittel sind auf ein Viertel geschrumpft. Roščić wird das 
Haus in einem weniger guten Zustand übernehmen als sei-
nerzeit Meyer. Hinzu kommt, dass in der Staatsoper drin-
gende Sanierungsarbeiten anstehen, die über Eigenmittel 
kaum zu decken sein werden.
Vor diesem Hintergrund klingt Roščićs Plan einer On-
line-Bezahl-Plattform, bei der die Staatsoper als Miteigen-
tümer fungieren könnte, durchaus reizvoll. Gut möglich, 
dass sich Roščić in erster Linie mit der strategischen Aus-
richtung des Hauses beschäftigen und musikalische Fra-
gen in die Hände eines Generalmusikdirektors legen wird. 
Einen solchen gibt es an der Staatsoper nicht mehr, seit 
Franz Welser-Möst nach Differenzen mit Meyer das Weite 
gesucht hat.
Wien wäre freilich nicht Wien, wenn nicht böse Zungen 
munkeln würden: Drozda könnte sich mit dieser Posten-

vergabe an einen alten Bekann-
ten, der sich erst nach Aufforde-
rung in letzter Minute beworben 
hatte, selbst eine Rutsche gelegt 
haben und nach seiner Zeit 
als Minister bequem bei der 
Staatsoper anheuern, etwa als 
kaufmännischer Geschäftsfüh-
rer, wie schon zuvor im Burg
theater und bei den Vereinigten 
Bühnen. Kurzum: Gefeiert wird 
diese Entscheidung in der Wal-
zerstadt nicht, aber was nicht 
ist, das kann ja bekanntlich noch 
werden.

Stephan Burianek

Die schöne  
Aufnahme trügt:  
Die Fresken des 

Schwindfoyers sind in 
keinem guten Zustand

Der  
geborene  
Querein- 
steiger: 
Bogdan  
Roščić
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Mozart, Schubert und Tschaikowski sind ihre Lieblings-
komponisten, das hört man, auch wenn der sphärische 
Beginn von Alma Deutschers »Cinderella« gleichermaßen 
an die ersten Takte des Strauss’schen Donauwalzers wie 
an die Wogen in Wagners »Rheingold« denken lässt. Was 
folgt, ist gleichsam die Wiederbelebung des deutschen 
Singspiels, eine melodienreiche Nummernoper, die stark 
von der Wiener Klassik geprägt ist und deren feine Or-
chestrierung von gesprochenen Dialogen zusammenge-
halten wird. Diese musikalischen Referenzen sollen den 
hohen Grad der Verblüffung, die den Autor während der 

Wiener Uraufführung im schmucken Casino Baumgarten 
ereilt hat, nicht kaschieren, im Gegenteil: Die Komponis-
tin, die während der Vorstellung überdies Geige spielt, 
am Klavier begleitet und einmal kurz als Sängerin auf die 
Bühne springt, ist mit ihren gerade einmal elf Lebensjah-
ren zweifellos ein Wunder.
Ihre Aschenputtel-Version spielt in einem Opernhaus. 
Die böse Schwiegermutter, eine gealterte Operndiva, ist 
die Intendantin und ihre beiden Töchter phantasielose 
Möchtegern-Epigonen. Das arme Aschenputtel hingegen 
muss im Keller Noten kopieren, dabei wäre sie doch eine 

begnadete Komponistin! Der Prinz wiederum ist ein ver-
träumter Poet, der nach einer Seelenverwandten sucht, 
und diese in Aschenputtel im Zuge eines Gesangwettbe-
werbs findet, den der König im Rahmen eines Masken-
balls für seinen Sohn organisiert. Hier lässt Richard Wag-
ner, zumindest thematisch, nochmals grüßen, diesmal 
mit seinen »Meistersingern«.
Es beruhigt, dass Alma Deutscher von ihren Eltern offen-
bar mit der allergrößten Behutsamkeit gefördert wird. 
Das Wunderkind, das sich in England und in Israel be-
reits einen beachtlichen Bekanntheitsgrad verschafft hat, 
hätte mit »Cinderella« vermutlich eine große Halle füllen 
können, wenn es ihr Management darauf angelegt hätte. 
Stattdessen wurde die Uraufführung dem kleinen, freien 
Opernensemble Oh!pera unter der Leitung der Wiener 
Sopranistin Cathrin Chytil anvertraut. Es arbeitet mit jun-
gen Musikern, häufig frisch von der Uni, und die machen 
ihre Sache überaus gut. Das kleine Orchester unter Vin-
cius Kattah klingt erstklassig, und auch gesanglich passt 
das Niveau. Vor allem der weibliche Teil der Sängersolis-
ten ließ aufhorchen: Catarina Coresi als sonore Stiefmut-
ter, auch Anna Voshege und Karin Koch waren gesang-
lich durchschlagskräftig wie darstellerisch köstlich. Die 
schüchterne Schönheit der Titelrolle vermochte Theresa 
Krügl stimmlich wunderbar widerzuspiegeln. Inszeniert 
wurde mit viel Verve und bunten, historisierenden Kos-
tümen (Regie: Dominik Am Zehnhoff-Söns), mit Bühnen
bildern, die im Hintergrund in der Form von Fotografien 
und Videos auf eine Leinwand geworfen wurden. 
Bald war klar: Deutschers »Cinderella« ist weit mehr als 
eine Kinderoper. Gefällig und zugleich von hoher musi-
kalischer Qualität ist es vermutlich kein Werk, das nach 
der Uraufführung in der Versenkung verschwinden wird. 

Am Ende der Oper drängt sich ein furioses Thema ins Ge-
hör, das als Ohrwurm noch lange nachwirkt. Es dient dem 
Triumvirat aus Stiefmutter und Töchter als Ventil, nach-
dem es seine Niederlage als unabwendbar erkannt hat. 
Man vermeint es zu kennen. Tatsächlich handelt es sich 
um ein Nebenmotiv aus Mozarts »Kleiner Nachtmusik«. Es 
ist durchaus möglich, dass der jungen Komponistin die-
ser Umstand während ihrer Arbeit gar nicht bewusst war. 
Ihr fliegen die Melodien zu, sagt sie, in allen Lebensla-
gen. Gut möglich dass dann vermeintlich neue Melodien 
in Wahrheit recycelt werden. Aber erging es Mozart nicht 
ähnlich? Der vielstrapazierte Vergleich mit dem größten 
Genie der Musikgeschichte ist freilich gewagt, gewisse 
Parallelen sind aber nicht von der Hand zu weisen. Vor 
bald 350 Jahren wurde sein frühes Singspiel »Bastien und 
Bastienne« in Salzburg uraufgeführt – er war damals un-
gefähr gleich alt wie Deutscher. Wie wird sich Alma Deut-
schers Werdegang mit zunehmender Hör- und Lebenser-
fahrung entwickeln? Man wird sich den Namen dieser 
außergewöhnlichen Künstlerin merken müssen. 

Die nächste Produktion von Oh!pera — Verdis »Il trova
tore« — wird im September 2017 in Völkermarkt (Kärnten) 
ihre Premiere haben. www.ohpera.at

Stephan Burianek

Alma Deutscher   

Wunder gibt es 
immer wieder    

Die Renaissance des deutschen Singspiels 

Cinderella und die bösen Stiefschwestern Zibaldona 
(Katrin Koch) und Griselda (Anna Voshege) 

Die junge Kom
ponistin wirkte auf 

der Bühne selbst 
mit. Hier begleitet 
sie ihre Cinderella, 
Theresa Krügl, auf 

der Violine
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I .S.O.
Deutschlandsberg – Österreich

in Zusammenarbeit mit

Stadtgemeinde Deutschlandsberg
OPER GRAZ

organisieren den

23. Internationalen Gesangswettbewerb 
F E R R U C C I O T A G L I AV I N I

für

OpernsängerInnen (1. Sektion bis 33 Jahre) &
Stimmen in Ausbildung (2. Sektion bis 24 Jahre)

DEUTSCHLANDSBERG, 
25. April – 02. Mai 2017

Anmeldeschluss: 15. März 2017
Förderungspreise in Gesamthöhe von € 29.000,--

Jury

Richard BONYNGE, Andrea de AMICI, 
Cristina FERRARI, Bonaldo GIAIOTTI, 
Nicola MARTINUCCI, Alberto TRIOLA, 

Vittorio TERRANOVA

Informationen: I.S.O. Deutschlandsberg 
Holleneggerstraße 10, A-8530 Deutschlandsberg

Tel.: +43(0)664-73142202, www.iso.or.at
Email: iso.schubert@aon.at
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Baden / Madame Pompadour _________________________________________________ __________________________________________________________  Erl / L’italiana in Algeri

Wen(n) Ölscheichs lieben 
In Erl hat man die Regie entdeckt  

Es gibt einen italienischen Teigwarenpro-
duzenten, der importiert den Weizen aus 
Amerika. Trotzdem gilt seine populäre 
Marke, die in den meisten europäischen 
und in vielen amerikanischen Supermärk-
ten erhältlich ist, als ein italienisches Ori-
ginal, das in der Erler Neuproduktion von 
Rossinis »L’italiana in Algeri« eine derar-
tige identitätsstiftende Wirkung hat, um 
einen Haufen gefangener Italiener für ei-
nen gemeinsamen Fluchtversuch zusam-
menzuschweißen.
Das konspirative Treffen findet allerdings 
in keinem lebensfeindlichen Kerker statt, 
sondern in einer schicken Villa, deren 
zeitgenössische Innenarchitektur frap-
pant an das Foyer des Erler Festspielhau-
ses erinnert (Bühnenbild & Kostüme: Jan 
Hax Halama). Die Wegpfeile sind mit ara-
bischen Zeichen beschriftet, und durch 
die großen Fenster blicken wir auf den 
Hafen von Algier. Wir sind im Palast des 
Beys, Mustafa, Herrscher von Algerien. 
Die Verklärung des Vertrauten und die Sehnsucht nach 
dem Fremden sind die konzeptuellen Ausgangspunkte 
in Wolfgang Bertholds Inszenierung. Solche dramaturgi-
schen Überlegungen sind in Erl relativ neu. Als Vergleich 
diente während der Winterspiele eine Wiederaufnahme 
von Verdis »La traviata«, die in Ermangelung einer Inter-
pretation oder einer ausgefeilten Personenführung den 
Eindruck einer konzertanten Aufführung in Kostümen 
hinterließ. 
Erls »Italienerin« ist anders. Bertholds Bey ist kein Türke, 
wie bei Rossini, sondern ein Ölscheich, der seinen Harem 
mit ausgedehnten Shoppingtouren bei Laune hält. Und so 
ist es weniger die Liebe, die die verstoßene Ehefrau Elvira 
um die Gunst ihres Gatten kämpfen lässt, sondern wohl 
eher der gefährdete Status. So macht der abrupte Schluss 
endlich Sinn. Die Stärken der Tiroler Festspiele bleiben 
erfreulicherweise unverändert: Das Orchester unter der 
Leitung von Gustav Kuhn klingt wunderbar, und das jun-
ge, spielfreudige Ensemble bietet manche Entdeckung 
wie den vom Publikum frenetisch gefeierten jungen Japa-
ner Yosuke Kobori, der, erstklassig in der Mittellage und 

noch ein wenig spitz in der Höhe, als Liebhaber Lindoro 
eine hervorragende Figur machte. Erstklassig präsentier-
te sich zudem die durchschlagskräftige Bianca Tognocchi 
als Elvira. Das dunkle, warme Timbre der Sopranistin Au-
rora Faggioli passte wiederum perfekt zur Rolle der män-
nerbändigenden Isabella, zudem boten Giovanni Battista 
Parodi (Mustafa) und Oliviero Giorgiutti (Taddeo) solide 
Leistungen. Ein hohes Niveau erreichten, nicht untypisch 
in Erl, auch die kleineren Partien, in diesem Fall waren 
das Nicola Ziccardi als Mustafas Diener Haly und Alena 
Sautier als Elviras Vertraute Zulma.
So wie bereits bei der letzten Premiere im vergangenen 
Sommer, »Guglielmo Tell«, ebenfalls von Rossini, unter-
stützt eine Tänzertruppe ausdrucksvoll den Gang der 
Handlung (Choreografie: Katharina Glas). Erl verfügt mit 
seiner neuen »Italienerin« über eine ästhetisch wertvolle 
und in Bezug auf etwaige Gastspiele überaus exportierfä-
hige Produktion. Schade nur, dass sie bei den kommen-
den Sommerspielen (vom 6.-30.7.) nicht am Programm 
stehen wird. www.tiroler-festspiele-erl.com 

Stephan Burianek 

Verklärende »Italiener« reißen der Neuentdeckung Yosuke Kobori 
als Lindoro ein vermeintliches Kulturgut aus den Händen
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Die Dame gibt den Ton an   
Eine legendäre Mätresse amüsiert in Leo Falls Operette  

Ein blasierter Dichter, der mit dem Schreiben von 
Schmähliedern seine Brötchen verdient, ein Graf, der in-
kognito auf der Suche nach einem Abenteuer nach Paris 
reist, weil ihn seine Ehefrau fadisiert, eine freche Kam-
merzofe, ein zaghafter Monarch: Sie alle kreisen um eine 
Gestalt, um die elegante und wortwitzige Madame Pom-
padour. Das Regieteam Volker Wahl und Michaela Ronzoni 
gibt der schillernden Titelpartie aus der Operette »Mada-
me Pompadour» von Leo Fall im Stadttheater Baden auch 
genügend Spielraum. Überflüssige Dialoge werden ver-
mieden, die Melodien sollen in den Vordergrund rücken. 
Madame Pompadour, die wohl berühmteste Mätresse 

der Geschichte, regierte dank ihres diplomatischen Ge-
schicks am französischen Hof Ludwigs XV. Die Bürgerliche 
war gebildet, förderte die Künstler und gönnte sich  – so 
will es das Libretto – bisweilen einen Spaß und misch-
te sich unter das Volk. Bea Robein in der Titelrolle gibt 
mit Meerjungfrau-Arielle-rotem Haar keinen männer-

mordenden Vamp, sondern eine Frau, die weiß was sie 
will. Sie überzeugt mit klarer Stimmführung und großer 
Wortdeutlichkeit, die man gelegentlich bei ihren Kollegen 
vermisst. Schade, dass gerade dadurch das musikalische 
Feuerwerk ausbleibt. Zwei Melodien gehen aber ins Ohr 
– »Heut’ könnt’ einer sein Glück bei mir machen« und  
»Josef, ach Josef, was bist du so keusch« – und sichern Leo 
Fall seinen Platz in der Liga der erfolgreichen Operetten-
komponisten. Überzeugend singt und spielt Matjaz Sto-
pinsek die Rolle des Grafen, der dem Pompadour-Charme 
verfällt, aber dann doch zur Ehefrau (Rita Peterl) zurück-
kehrt. Auch der selbstverliebte Dichter Calicot, solide 

Thomas Weinhappel, kapitu-
liert vor der einflussreichen 
Dame, verzichtet auf weite-
re Spottlieder über dieselbe, 
komponiert lieber für den 
Hof und kümmert sich um 
die Kammerzofe – süß in der 
Rolle Christiane Marie Riedl. 
Kaum taucht der ungelenke 
König Ludwig XV. auf, Ralf Si-
mon zappelt tapfer über die 
Bühne, meint man schon zu 
verstehen, warum – aller-
dings erst 40 Jahre später – 
die Französische Revolution 
sein musste. Man wünscht 
sich das Ende von Privilegi-
en und Intrigen. Gut dass es 
vorerst zumindest Madame 
Pompadour gibt. Bea Robein 
schwebt in einer knallen-
gen Korsage und wehendem 
Rock in den letzten Akt und 
bändigt mit einer imaginären 
Peitsche die Truppe. Noch 
einmal lässt das bemühte 

Orchester der Bühne Baden unter der Leitung von Oliver 
Ostermann den keuschen Josef anklingen, dann verlässt 
man den dekadenten Königshof. Durchaus amüsiert, wenn 
auch nicht vollkommen königlich (läuft bis zum 17. März).  
www.buehnebaden.at  
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Bea Robein als Madame Pompadour erteilt dem frechen Dichter Calicot,  
Thomas Weinhappel, eine Lektion in Sachen Intrigen.
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Wien / Der Kaiser von Atlantis ________________________________________________ _______________________________________________  Wien / Don Camillo & Peppone

Ist der Tod erst mal beleidigt   
Das Junge Ensemble vom Theater an der Wien belebt Viktor Ullmanns KZ-Oper  

Der 16. Oktober 1944 war für die europäische Musikge-
schichte eine Katastrophe. Wären an diesem Tag nicht 
Künstler wie Pavel Haas, Hans Krása oder Viktor Ullmann 
vom »Vorzeige«-KZ Theresienstadt nach Auschwitz de-
portiert worden, dann wäre die Musikgeschichte heute 
nicht nur um einige gewichtige Kapitel reicher, auch der 
stilistische Bruch zwischen der Vor- und der Nachkriegs-
musik wäre vermutlich weniger radikal ausgefallen, und 
unsere zeitgenössische Musik klänge heute womöglich 
anders. Zum Glück sind Zeitdokumente erhalten ge-
blieben, wie Ullmanns »Der Kaiser von Atlantis oder Die 
Tod-Verweigerung«, dessen originales Libretto von Peter 
Kien, der sich am besagten Tag ebenfalls im sogenannten 
Künstler-Transport befand, auf der Rückseite von Todes-
listen geschrieben worden war. Entstanden und geprobt 
in Theresienstadt, wurde das einstündige Werk letztlich 
erst im Jahr 1975 in Amsterdam uraufgeführt. Es ist reich 
an musikalischen Verweisen, die mal mehr und mal weni-
ger stark verfremdet eingeflossen sind. So wird etwa der 
Kaiser vom Trommler mit einer Melodie vorgestellt, die 
an das Deutschlandlied erinnert. Und wenn eben dieser 
Kaiser einen Wutanfall hat, dann äußert er sich in einem 
dramatischen Stil à la Richard 
Wagner. Mal blitzt eine Passacag-
lia aus dem düsteren Fluss, mal 
meldet sich die Zwölftonmusik. 
Die Handlung klingt nur dann ab-
surd, wenn die oben beschriebe-
nen Umstände nicht bekannt sind: 
Der Herrscher, Kaiser Overall, be-
schließt den Krieg aller gegen alle. 
Der Tod fühlt sich in seiner Ehre 
gekränkt und verweigert den 
Dienst. Weder die verwundeten 
Soldaten können sterben, noch 
die Opfer der Erschießungskom-
mandos. Eine Seuche bricht aus, 
alle leiden und fordern den Tod. 
Kaiser Overall lenkt ein und folgt 
dem Tod als erster in sein Reich. 
Ohne den Tod gibt es kein Leben. 
Das alles wirkt wie ein Gedanke-
nexperiment mit einem Funken 
Hoffnung, wobei die beklemmen

de Atmosphäre der Musik diesen Funken als reinen 
Zweckoptimismus entlarvt. In diese Kerbe schlägt in der 
Wiener Kammeroper auch der Regisseur Rainer Vierlin-
ger. Nach dem freiwilligen Abgang des Herrschers wird 
der zentrale, nackte Baum, der zu Beginn gen Himmel sei-
ner Wurzeln entrissen wurde, wieder eingesetzt. Der Ah-
nen wird gedacht, zugleich wird das Leben besungen. Die 
Hoffnung ist erwacht. Doch dann, nach dem Schlusschor, 
formieren sich bei Vierlinger die Solisten in KZ-Unifor-
men in einer Reihe. Die Hoffnung stirbt.
Leider kam die Produktion in musikalischer Hinsicht 
nicht über den Charakter einer Studentenaufführung hi-
naus. Die Solisten des Jungen Ensembles des Theater an 
der Wien, das sich aus Nachwuchshoffnungen zusammen-
setzt und in den vergangenen Jahren bereits für manche 
Sternstunde gesorgt hatte, waren diesmal merklich über-
fordert. Das Wiener KammerOrchester unter Julien Van-
houtte klang in der besuchten, dritten Vorstellung zwar 
ebenfalls bemüht, aber wenig eindringlich. 
In der Kammeroper war das Stück erstmals seit der le-
gendären Inszenierung von George Tabori vor 30 Jahren 
zu sehen. Auch das Theater an der Wien, das die Kam-

meroper aktuell bespielt, hat 
sich bereits vor drei Jahren das 
Werk verdient gemacht, als es 
am Stammhaus im Rahmen einer 
konzertanten Aufführung gezeigt 
wurde. Trotzdem: Es ist wieder 
ruhig geworden um diese Oper, 
nachdem sie in den 1970- und 
1980er-Jahren an vielen europäi-
schen Bühnen vorgestellt worden 
war. Es bleibt zu hoffen, dass ein 
führendes Opernhaus wieder den 
Mut aufbringen wird, dieses Werk 
in einer erstklassigen Besetzung 
auf seiner Hauptbühne inszenie-
ren zu lassen. 

Stephan Burianek

Nächste Produktion in der Kam-
meroper: »Orest« (Georg Fried-
rich Händel), 6. März bis 2. April,  
www.theater-wien.at Fo
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Dumitru Madarasan erinnert sich 
als Tod an bessere Zeiten

Der Rücken ist krumm, die Beine tragen den müden Kör-
per kaum: Gina schlurft über die Bühne und erinnert 
sich. Das Publikum weiß schnell, wo es ist: Ein italieni-
sches Dorf – 36 Häuser und 170 Seelen – wenige Jahre 
nach dem Ende des 2. Weltkriegs. Eine bescheidene Welt 
entsteht in den Kulissen der Bühne des Ronachers. Da 
poltert der katholische Priester Don Camillo, der regel-
mäßig Zwiegespräche mit Jesus führt. Dieser zeigt in 
seinen Antworten viel Verständnis für den kommunisti-
schen Bürgermeister Peppone, ähnlich rüpelhaft wie Ca-
millo, aber der Richtige um sein Dorf in eine neue Zeit zu 
führen. Man prügelt sich, aber wenn es darauf ankommt, 
hält man zusammen und überwindet politische Gräben. 
Gina, Tochter eines Großgrundbesitzers (liebenswert: 
Jaqueline Bergrós Reinhold), und Mariolino, Sohn ei-
nes Pächters (Kurosch Abbasi), sind Romeo und Julia auf 
dem Dorfe, und die betagte Gina (brillant Maya Hakvoort) 
blickt zurück auf den schwierigen Beginn ihrer Liebe. Gi-
ovannino Guareschi hinterließ mit seiner Geschichte von 
»Don Camillo und Peppone« einen literarischen Schatz. 
Berühmt ist das streitbare Duo Pfarrer und Bürgermeis-
ter durch die Verfilmung  mit Fernandel und Gino Cervi 
geworden, Schauspieler, die für Generationen einiges 
vorlegten. Andreas Lichtenberger bemüht sich redlich, 
dem hemdsärmeligen Pfarrer Glaubhaftigkeit zu verlei-
hen. Einer, der das Herz am rechten Fleck hat, aber nicht 

mit Tricks und Notlügen spart, um seine Kirche zu füllen. 
Sein Bariton dröhnt wohlig, wenn es sein muss. Frank 
Winkels gibt einen drahtigen Peppone, der im Streik eine 
Lösung sieht. Die Szenenwechsel sind originell, hier hat 
Regisseur Andreas Gergen, Intendant des Salzburger 
Landesstheaters, gute Arbeit geleistet. Es gibt nette Tan-
zeinlagen, entzückend ist die Szene, in denen Katzenfigu-
ren wie Taschen auf die Bühne getragen werden, um Don 
Camillo miauend zu beobachten, wie er die Rathausmau-
er mit Schmähsprüchen beschmiert. Man kämpft und 
liebt, übersteht ein Hochwasser, und endlich darf gehei-
ratet werden. Alles gut, wäre da nicht die Musik. Tapfer 
aufgespielt vom Orchester der Vereinigten Bühnen Wien 
unter der Leitung von Carsten Rapp schleppen sich die 
Melodien von Dario Farina farblos dahin: keine zu Herzen 
gehenden Liebesduette, keine donnernden Auftritte der 
beiden Streithähne. Aber die Geschichte der zwei so un-
terschiedlichen Persönlichkeiten, die für ein gerechtes 
Leben kämpfen, ist so liebenswert, dass man sich nach 
der Vorstellung auf die Suche nach so einem kleinen ita-
lienischen Dorf machen möchte. www.musicalvienna.at

Susanne Dressler Fo
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Ein seltsames Paar ...
... entführt in eine nette kleine Welt

Maya Hakvoort spielt eine alte Dame bravourös, 
und die süßen Katzenfiguren stimmen freudig in 
ihren Gesang ein
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Perspektiven   

Empfehlungen abseits 
des Mainstreams   

Jubiläumsprogramm der mdw
Was vor 200 Jahren als Singschule für 24 Sänger begann, 
ist heute eine Institution, die den Weltruf von Wien als 
Musikhauptstadt entscheidend mitgeprägt hat. Mehr 
als 3000 Studierende aus 70 Ländern werden heute an 
der Universität für Musik und darstellende Kunst Wien 
(kurz: mdw) in 107 Studienrichtungen unterrichtet. 
Dementsprechend können die obligatorischen Feier-
lichkeiten in diesem Jahr als eine Art Leistungsschau 
betrachtet werden, die neben Konzerten und Vorträ-
gen auch Opernproduktionen beinhaltet, die im ba-
rocken Schönbrunner Schlosstheater stattfinden. Wer 
die Stars von morgen schon heute entdecken möchte, 
der sollte sich möglichst bald eine Karte für Tschai-
kowskis »Eugen Onegin« (22.-24.3.) oder für Purcells 
»King Arthur« (7. und 8.6.) sichern. www.mdw200.at 

Haydn im Schubertviertel
Wer von der Wiener Innenstadt auf der Währinger 
Straße in Richtung Volksoper fährt, der nimmt auf 
einer unscheinbaren Wohnhausfassade vielleicht je-
nes Schild wahr, das kurz vor der Nussdorfer Straße 
auf diese bemerkenswerte Kleinbühne am Rande des 
Schubertviertels aufmerksam macht. Als Pornokino 
einst ein Ort der Verstohlenheit, hat sich das Schubert 
Theater in den vergangenen zehn Jahren mit Nach-
druck einen fixen Platz in der Off-Szene erspielt.

Das Theater ist einer breiteren Theateröffentlichkeit bekannt, seitdem der Intendant 
und Regisseur Simon Meusburger gemeinsam mit dem Puppenspieler Nikolaus Hab-
jan den Nestroy-Theaterpreis für »F. Zawrel – Erbbiologisch und sozial minderwertig« 
gewann. Zugleich wurde mit dieser Produktion über das Leben eines NS-Opfers das 
anspruchsvolle Puppenspiel-Genre wiederbelebt, das im Schubert Theater seither 
liebevoll gepflegt wird. Im März wird Meusburger gemeinsam mit dem Epos Quartett 
aus Vorarlberg eine Figurentheater-Neuproduktion mit dem Titel »Haydn – Die Mu-
sik aus mir« vorstellen, die sich mit der stillen Geniewerdung von Joseph Haydn und 
seinem zukunftsweisenden Einfluss auf die Symphonik beschäftigt. 
Termine: 8.-12.3.; 20. und 21.5. www.schuberttheater.at   

Rarität in Linz
Ein Absolvent der Wiener Musikakademie (heute mdw, sie-
he oben) hieß Erich Zeisl. Der Komponist verdiente seinen 
Lebensunterhalt zeitlebens als Klavier- und Musiklehrer, 
zuerst in Wien und später, nach der Machtübernahme der 
Nationalsozialisten, in Los Angeles, wo er außerdem musika-
lische Auftragswerke für Hollywood-Filme schrieb. Zeisl hat 
neben zahlreichen Liedern und einigen Kammermusik- so-
wie Orchesterwerken auch eine Oper geschrieben: »Leonce 
und Lena«, nach dem gleichnamigen Lustspiel von Georg 
Büchner. Die Uraufführung des Werks hätte im Jahr 1938 im 
Schönbrunner Schlosstheater stattfinden sollen, doch dann 
kam der »Anschluss«. Vom 4.-26.4. ist diese Oper nun in der 
BlackBox des Linzer Landestheaters zu sehen, und zwar in 
einer Produktion des Oberösterreichischen Opernstudios, 
das sich aus Studenten der Anton Bruckner Privatuniversität 
zusammensetzt. www.landestheater-linz.at 

Amüsante Alternative
Das vor zwei Jahrzehnten gegründete Letzte Erfreuliche Operntheater (L.E.O.) 
nimmt sich, wie der Name schon andeutet, selbst nicht allzu ernst. Das ist 
bereits am Interieur des kleinen Theaters ersichtlich: Die Wände einer 
einstigen Bäckerei wurden mit Zeitungspapier tapeziert, von der 
schmucklosen Decke hängen billige Kronleuchter. Von einer 
improvisierten Bar nimmt das treue, betont leger gekleidete 
Publikum die mit freien Spenden erstandenen Schmalzbro-
te und Spritzer (Weinschorlen) in die Aufführungen mit. Und 
wenn es die Inszenierung erlaubt, dann füllen die Sänger 
währenddessen ein paar leer getrunkene Gläser wieder 
auf. Anstelle eines Orchesters spielt ein Pianist, die Hand-
lung wird gestrafft und das Personal reduziert, wobei der 
Gründer und Impresario dieses Theaters, Stefan Fleischha-
cker, zumeist selbst auf der Bühne steht. Es darf geschunkelt 
und mit den Füßen getrampelt werden. Hier gilt’s der Unterhal-
tung, die Schwelle ist erfrischend niedrig. Vom 22.2.-15.3. nimmt 
man sich den »Tannhäuser« von Richard Wagner vor, vom 21.3.-
13.4. steht Engelbert Humperdincks »Hänsel und Gretel« auf dem 
Programm. www.theaterleo.at 

Wird leider nur selten bespielt:  
Das Schönbrunner Schlosstheater ist ein  

Geheimtipp für Opernfreunde und Touristen

Der kleine Haydn 
ahmte Musiker 
gerne mit Holzstäb-
chen nach. Rechts 
im Bild: Der Brat-
schist Klaus Christa 
vom Epos Quartett

Regisseur Gregor Horres (Mitte) mit den Solis-
ten des Oberösterreichischen Opernstudios
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Texte Stephan Burianek
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Die Oper war nicht immer ein Ort dessen, was wir heu-
te als gute Manieren definieren würden: »Im Parkett der 
Theater findet man nur wenige Leute, weil man dort vor 
Speichel und anderem Unrat, der aus den Logen herun-
terfällt, nie sicher ist.« Dieses Zitat aus Johann Caspar Go-
ethes »Reise durch Italien« (1774) lässt vermuten, dass es 
in den venezianischen Opernhäusern zu jener Zeit nicht 
sonderlich zimperlich zuging. Man kam, um gesehen zu 
werden, die Kunst war mitunter nebensächlich. Der Lärm-
pegel während der Vorstellungen muss dementsprechend 
hoch gewesen sein. Ouvertüren dienten den Komponisten 
als Fanfaren, die dem Publikum signalisieren sollten, dass 
es nun bald losginge und man sich doch bitte gefälligst auf 
das Bühnengeschehen konzentrieren solle.
Noch heute wissen Opernreisende von abweichenden 
Publikumstraditionen an unterschiedlichen Auffüh-
rungsorten zu erzählen. Zum Beispiel beim Applaus: 
Während man in deutschen Landen üblicherweise den 
letzten Ton ausklingen lässt, klatscht das euphorisierte 
Publikum in Italien zumeist in die Schlusstakte hinein. 
Und wer schon einmal in Budapest war, der fühlte sich 
aufgrund des rhythmischen Schlussapplauses in den Mu-
sikantenstadl versetzt.
Unabhängig davon werden sich wahre Musikliebhaber 
von Welt heute in einer Sache einig sein: Den Nachbarn 
in seinem Kunstgenuss zu stören, das geht gar nicht. 
Und doch passiert genau das regelmäßig. Die Störer sind 
zumeist Menschen, die mit der Oper nicht viel am Hut 
haben, häufig Touristen, die hart daran arbeiten, ein 
vermeintliches Pflichtfeld ihrer »Must-do«-Liste abzuha-
ken, in Wahrheit aber lieber in einem Tanzklub wären. 
Umso erstaunter hinterließ mich ein Ereignis, das ich 

Ende des vergangenen Jahres in der Wiener Staatsoper 
erleben musste. 
Ich saß am Balkon, dem vierten Rang des Hauses, man 
spielte Benjamin Brittens »Peter Grimes«. Neben mir saß 
ein tief im Lebensabend stehendes Abonnenten-Paar des 
Hauses, Opernliebhaber, möchte man meinen. Irgend-
wann im letzten Akt raunte sie ihm etwas zu, sie flüster-
te dabei nicht. Dann wieder. Und wieder. Zwischendurch 
seufzte sie laut und voller Selbstmitleid. Ihr war Puccini 
offenbar lieber als Britten. Mir aber nicht: Stephen Gould 
in der Titelrolle machte seine Sache hervorragend, und 
ich finde dieses Werk gerade am Schluss äußerst ergrei-
fend. Ebenda wurde es mir dann mit der Nachbarsdame 
zu bunt. Ich drehte mich zu ihr, und es zischte aus mir 
heraus: »Die letzten paar Minuten werden Sie das  jetzt 
auch noch aushalten!« Ich sagte das nicht getarnt im Wie-
ner Schmäh, sondern, zugegeben, ziemlich unfreundlich. 
Um die Sache abzukürzen, behielt ich einen zweiten Satz 
für mich: »Ich zahle nicht, um andere Menschen während 
der Vorstellung reden zu hören.« Der Herr war ob meines 
uncharmanten Wortlauts sichtlich aufgebracht und tipp-
te zur Verteidigung seiner Frau mit der Hand heftig an 
meine Schulter. Er wollte mir etwas mitteilen. Ich wisch-
te seine Hand weg, dann war endlich Ruhe. Peter Grimes 
konnte in Würde dem Wahnsinn verfallen.
Als ich mich nach den Ovationen wieder zu den Nachbarn 
drehte, war das Paar bereits verschwunden. Ist meine Re-
aktion überzogen gewesen? Ich glaube nicht.

Was meinen Sie? Schreiben Sie uns Ihre Meinung: 
orpheus@mup-verlag.de

Stephan Burianek

Opern-Knigge   

Darf  
man das?    
Über das gute Benehmen  

während einer Vorstellung 
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Kult“tour“ · Sommer 2017

·  Taxi-Service
·  ****Fernreisebus FIRST CLASS
·  gute ****Hotels
·  Opernkarten in mehreren Kategorien
·  fachkundige Reiseleitung

Kulinarische Opernreise nach Verona
“Nabucco” & “Tosca”

· “Valpolicella & Soave inkl. Weinprobe/Imbiss
· Isola del Garda mit Privatboot
· ****Hotel Villa Quaranta Park

03.08.-06.08. · p.P. ab € 759.-

Außerdem:
6 x Tagesfahrten und 4 x 3-Tagesfahrten 
nach Verona inkl. Opernaufführungen!

 57. Kunstbiennale in Venedig 
„Il ritorno d`Ulisse“ im Teatro la Fenice

· Flug München Venedig - München
· Spezielle Führungen durch die Biennale  
 Giardini und Arsenale, 
 Peggy Guggenheim Museum, 
 Palazzo Grassi - Punta della Dogana
· ****Hotel Carlton on the Grand 
 am Canal Grande
· Reiseleiter: Manfred Randow

18.06.-21.06. · p.P./DZ €  929.-

Oper im Steinbruch 
in St.Margarethen ·
Seefestspiele in Mörbisch
„Rigoletto & „Der Vogelhändler“

· Schifffahrt Neusiedlersee, 
 Mittagessen/Weinprobe
· ****Hotel Sopron in Sopron

13.07.-16.07./10.08.-13.08. · p.P./DZ ab € 599.-

63. Puccini-Festival in Torre del Lago
„La Boheme“ & „Tosca“

· Schifffahrt Lago Massaciuccoli
· Ausflug Florenz, MIttagessen Weingut
· ****Hotel Torretta in Montecatini
· Reiseleiterin: Angela Funnemann

27.07. - 31.07. · p.P./DZ € 939.-

Lavendel & Oper in der Provence
„Rigoletto“ im Antiken Theater von Orange

· Tischgetränke bei allen Abend-/Mittagessen inklusive
· Alle Eintritte bei den Besichtigungen inklusive
· ***sup.Hotel Des Alpes in Greoux-les-Bains
· Reiseleiter: Christian Schweiger

02.07.-10.07. · p.P./DZ ab € 1.749.-

Stadtbüro im Münchener Rathaus 
Marienplatz 8 (Rathaus) • Eingang Dienerstraße • 80331 München
Telefon 089 / 22 08 61 und 29 72 79 • E-Mail: reisen@geldhauser.de 

Sächsische Weinstraße
· Semperoper „Die Entführung aus dem Serail“
· Frauenkirche: Trompetenkonzert u. Kantate v. J.S.Bach
· Abendessen/Weinprobe Schloss Wackerbarth
· Schifffahrt Pillnitz u. Weinwanderung
· ****Hotel Pullman Newa

19.05.-22.05. · p.P./DZ € 795.-

Klassik-Highlight in Prag
Joyce DiDonato im historischen Smetana Saal des Obecni Dum

· Orchester Pomo d`Oro, Leitung Maxim Emelyanychev
· „Schwarzes Theater“ in Prag
· ****Hotel im Zentrum am Wenzelsplatz

09.06.-11.06. · p.P./DZ ab € 588.-

...und viele weitere Ausstellungs-und Opernreisen!

www.geldhauser.de
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