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S
ie hätten einander begegnen 
können, auf einer Straße in 
München. Der kleine Junge, der 
in einem Wirtshaus Bier wäre 
holen gegangen, wie das da-

mals, in den Fünfzigerjahren, noch üblich 
war. Und die berühmte Kabarettistin, die 
damals als Volksschauspielerin,  Kino- und 
Fernsehstar höchst erfolgreich gewesen 
ist. Und sich nicht zu fein war für handfes-
te Bemerkungen bei einem Hellen. 

Diese Begegnung, die Andreas Wella-
no nun in seinem Solostück „Wellano! 
Lebst aa no?“ imaginiert, hat nie stattge-
funden. Denn Elisabeth Wellano (1892-
1960), Bäckerstochter aus Schwabing, die 
als Liesl Karlstadt ein Bühnenstar gewe-
sen ist, starb nur ein Jahr, nachdem der 
kleine Andreas nach München umgesie-
delt ist. Und doch begegnen sie einander: 
In dem Stück, das Wellano  nun erarbei-
tet, zusammen mit seiner Frau, der 
Schauspielerin und Regisseurin Angelika 
Sieburg-Wellano. Es ist eine künstleri-
sche Zusammenschreibung,  mit der sich 
das Paar, das 1989 in Frankfurt das bis 
heute tätige Wu Wei Theater gegründet 
hat, gleich mehrere Wünsche erfüllt. Und 
eine Lücke schließt.

 Am 15. November wird das Stück in der 
Volksbühne Frankfurt uraufgeführt, ein 
höchst passender Ort, um eine historische 
Volksschauspielerin zurück ins Heute zu 
führen. „Der Grundgedanke war, etwas 
über den Beruf zu machen, die Ängste, die 
Kämpfe, die Höhepunkte“, sagt Wellano.  
„Je mehr wir geprobt haben, desto näher 
ist mir das gegangen.“ Das Schicksal der 
Großtante, die ein Jahrzehnt lang mit 
einer schweren seelischen Erkrankung 
kämpfte,  das, was er und Sieburg  in der 
Recherche, in der Lektüre, in Gesprächen 
mit Sabine Rinberger, der Direktorin des 
Münchner Valentin-Karlstadt-„Musäums“ 
erfahren haben. Die unbekannten Seiten 
der Volksschauspielerin, die sich nun  mit 
seiner eigenen Karriere und seinem eige-
nen Leben verbinden.  

Eine Begegnung  wäre sicher gut gewe-
sen für diesen kleinen Jungen, der aus dem 
Elsass nach München kam. Den  französi-
schen Akzent, Elsässer Dialekt, die 
Schwierigkeiten in der Schule und Krän-
kungen der anderen Kinder dem fremden 
Bub gegenüber hat er mit fulminanten Re-
zitationen und Theaterdarbietungen früh 
ausgeglichen – manche schlechte Note 
auch. Woher kam diese Passion? Womög-
lich haben da ein paar Gene eine Genera-
tion übersprungen. Der bayerische Dialekt 
der Karlstadt und der elsässische von Wel-
lano überschneiden sich in der Bühnenfi-
gur, die Wellano spielt. 

Die Chancen, die Großtante Liesl  ken-
nenzulernen, waren nicht groß. Wellanos  
Vater hielt als Arzt „die bürgerliche Fassa-
de hoch“, sagt der Sohn. Die  Tante scheint 
ihm peinlich gewesen zu sein.  Wellano 
musste später die Regenrinne herunter-
rutschen, um heimlich bei Ruth von  Zer-
boni eine Schauspielerausbildung zu ab-
solvieren. Offiziell studierte er „Theater-
wissenschaften“. Anders als Sieburg, die 
aus einer Wiener Theaterfamilie stammt, 
schon als Kind vor der Kamera stand  und 
lange gerne  etwas anderes geworden wäre, 
sozusagen dem Magnetismus des Theaters 
nicht entkommen ist, hat Wellano sich 
nach dem Spielen stets gesehnt. Und im-
mer eine innere Verbindung zu dieser un-
bekannten Verwandten gespürt. 

Den gemeinsamen Namen der italieni-
schen Vorfahren  hat die junge Elisabeth 
früh abgelegt – dank Karl Valentin (1882-
1948). In einer Münchner  Brettlbühne 
namens „Frankfurter Hof“ treffen die 
beiden 1911 aufeinander, Valentin schon 
bekannt, die knapp 19 Jahre alte Elisa-

Romanfabrik schmettert. Die Band im-
provisiert auf eine zeitgemäße und zu-
packende Art, ihre zwischen Free- und 
Modern Creative-Jazz schlingernde 
Stilistik ist andernorts häufiger, in 
Frankfurt dagegen nur selten zu hören. 
Mit der Einladung von Amoeba wagt 
sich die Frankfurter Jazz-Initiative auf 
ein von ihr bislang kaum beackertes 
Terrain und füllt eine Lücke in ihrem 
vielfältigen Angebot. 

Seit mehr als sieben Jahren spielt 
Signe Emmeluths  Amoeba zusammen 
und hat drei Studioalben herausge-
bracht. Offenkundig ist den festen 
Gruppenmitgliedern, alle Anfang Drei-
ßig, das Repertoire bestens vertraut. Im 
Konzert brauchen sie keine Notenblät-
ter, können sich auch in impulsiven und 
hochverdichteten Interaktionen auf 
ihre intuitive Verbindung verlassen. Et-
was anders ist die Situation für Isach 
Skeidsvoll. Als temporärer Ersatzmann 
für den eigentlichen Pianisten absol-
viert er in Frankfurt erst seinen zwei-
ten Auftritt mit der Band. Während des 
Konzerts blickt der 28 Jahre alte Musi-
ker ab und zu in Noten, davon abgese-
hen fasziniert Skeidsvoll als stürmi-
scher Improvisator mit enormer Ra-
sanz und eigenem Ausdruck. In 
Kaskaden fliegen seine Finger über die 
Tasten, mehrfach steigert er sich von 
harten Stakkati in Cluster des Unter-
arms, zwischendurch beschränkt er 
sich auf Bassläufe, repetitive Muster 
oder das Streichen der Saiten im Inne-
ren des Klaviers. Insgesamt vermittelt 
Amoeba selbst in ruhigeren Passagen 
eine Art lauernde Spielhaltung, jeder-
zeit bereit für schnelles Aufbrausen, in-
sistierende Tutti und wilde Soli. Eine 
wuchtige Antithese zu heimeliger Hin-
tergrund-Musik. NORBERT KRAMPF

Das Bild von Musik, die einem Vul-
kanausbruch gleicht, kommt bei im-
provisierenden Bands nicht selten auf 
und scheint auch zu Signe Emmeluths 
Amoeba zu passen. Ein wenig schief 
ist es aber doch, denn anders als der 
gewaltig sengende Vulkan weiß das 
Quartett um die dänische Saxofonistin 
und Komponistin seine eruptive 
 Energie sehr gezielt, dynamisch und 
kon struktiv einzusetzen. Obwohl Em-
meluths Stücke oft auf melodische 
„Geländer“ verzichten, lassen sie in 
expressiven Momenten teils eng 
 verzahnte Strukturen erkennen. 
 Zudem blitzt in Soli immer wieder 
eindrucksvolle Virtuosität auf, wie 
nun in der Frankfurter Romanfabrik 
zu  hören war. 

Im Zentrum steht, keineswegs 
durchgehend, Signe Emmeluths mar-
kantes Spiel auf dem Altsaxofon. Mit 
individuellem Gestaltungswillen 
springt sie durch weite Intervalle, 
wechselt nervös von sonoren Tönen zu 
flatternd überblasenen, zu spitzen Ru-
fen, Kieksern und Quietschen. Hinter 
ihren Morsesignalen konzentriert sich 
die übrige Band zuweilen stoisch auf 
minimalistische Figuren, meist aber 
gibt sie pointiert und wendig Kontra. 
Gitarrist Karl Bjorå mäandert zwi-
schen trockenen, fließenden und zittri-
gen Motiven, wirft Soundvignetten 
oder ruppige Akkorde ein und einige 
beinahe splitternde Soli. Schlagzeuger 
Ole Mofjell hält das Geschehen zusam-
men, bereichert es mit agilen Breaks 
und Hieben oder einer irritierend indi-
viduellen Polyrhythmik. 

Es sind sicher keine leicht zugängli-
chen, aber erfrischend kantige und 
spannende Klänge, die das in Oslo an-
sässige Quartett nachdrücklich in die 

Wuchtige Klangsprache
FRANKFURT Amoeba  begeistert in der Romanfabrik

nist und Dramaturg Dietrich Stern, Wegge-
fährte des Wu Wei Theaters.  Wer hätte 
schon gewusst, dass Karlstadt, also Fräulein 
Wellano, 1941 als Mulitreiberin zu den Ge-
birgsjägern gestoßen ist und dort bald in 
echter Uniform als „Obergefreiter Gustav“ 
unter den Soldaten bei der Wehrmacht 
arbeitete? Eine queere Biographie, wie sie 
im Buche steht. Auch die sexuell obsessiven 
Couplets, die Karlstadt selbst geschrieben 
hat, spart der Großneffe nicht aus.

Wenn er „Die Orchesterprobe“ zwi-
schen vielen Notenständern zitiert, wird 
auch für heutige Zuschauer augenfällig: 
Harmlos sind  die Nummern von Valentin 
und Karlstadt nie gewesen, tragikomisch 
und verfremdet, nichts für Zartbesaitete. 
Kein Wunder, dass die beiden  mit Bertolt 
Brecht gearbeitet haben.  

Etwas zu Liesl Karlstadt zu machen, 
„habe ich mir immer vorgestellt. Aber ich 
habe es vor mir hergeschoben, weil ich 
nicht mit dem berühmten Namen hausie-
ren gehen wollte. Jetzt bin ich alt genug“, 
sagt Wellano, wie seine Frau Jahrgang 
1948. So geht der Wunsch doch noch in 
Erfüllung, der im vergangenen Jahr beina-
he  gescheitert ist, als die Sieburg-Wellanos 
ihre geliebte Tochter verloren haben. Nun 
ist daraus ein Stück zu Wellanos Bühnen-
jubiläum geworden, 1974 hat er  angefan-
gen, als professioneller Schauspieler zu 
arbeiten.   Dass diese doppelte Schauspie-
ler-Biographie und eine Hommage an eine 
große Künstlerin, nun auch in München, 
nahe an Karlstadts Wirkungsstätten,  auf-
geführt werden kann, freut den Großnef-
fen besonders. Und womöglich wird  der 
ein oder andere Nachgeborene neugierig 
auf Liesl Karlstadt.

■ WELLANO! LEBST AA NO?, 
Volksbühne Frankfurt, Premiere 
15. November 19.30 Uhr, weite-
re Vorstellungen am 21. und 30. 
November, Gastspiele im 
Münchner Teamtheater von 5. 
Dezember an.  

beth Wellano im Vorprogramm als Sou -
brette. „A Soubrettn sans net“ sagt Valen-
tin ihr schonungslos, und verpasst ihr so-
wohl eine erste satirische Nummer als 
auch ihren neuen Bühnennamen. Die 
Klassiker des Gespanns Valentin-Karl-
stadt hat sie zu großen Teilen mit ver-
fasst, auf der Bühne und in Filmen waren 
die beiden, mit „Der Firmling“ oder „Die 
Orchesterprobe“, ein  enorm erfolgrei-
ches Traumpaar. Als Liebespaar, das sie 
schnell wurden, waren sie eine Tragödie.

Wellano und Sieburg haben die literari-
sche Anverwandlung des Paares Karlstadt-
Valentin von Barbara Bronnen und viele 
weitere Texte  zur Grundlage des Solos ge-
macht.  „Ich bin die Brennnessel unter den 
Liebesblumen“ sagt Valentin nun in Wel-
lanos Solo – und das hat so gründlich ge-
stimmt, dass Karlstadt, schon zuvor in 
ihrem Wunsch, zu gefallen und in ihren 
Ängsten schwankend, es  beinahe mit dem 
Leben bezahlt hätte. 1935 versucht sie, 
sich mit einem Sprung in die Isar zu töten, 

zehn  dunkle  Jahre ist sie psychisch krank, 
muss immer wieder stationär behandelt 
werden. „Man würde heute sagen, sie war 
bipolar“, sagt Wellano. 

Auch dafür haben Sieburg und er ver-
sucht, eine geeignete Form zu finden.  „Es 
war schon immer unsere Vorstellung, mit 
einem Autor zu arbeiten und zu improvi-
sieren“, sagt Sieburg. Mit Philipp Moset-
ter, den  beide schon lange kennen und 
der  oft mit Volksbühnen-Leiter Michael 
Quast arbeitet, in dessen Ensemble Wel-
lano auch schon gespielt hat, haben sie 
den passenden Autor gefunden. „Wir hat-
ten eine tolle Zusammenarbeit“, sagt 
Wellano. Im Proben entwickelten sich 
improvisatorisch Ideen, die Mosetter in 
Text verwandelt hat.   

Es sind erstaunliche Volten, die Wellano 
erzählt. Ein männlicher Komödiant, ein 
Clown  in der Rolle einer Frau, die mit 
ihrem Geliebten und Bühnenpartner  in Ho-
senrollen  gespielt hat. Vexierbilder eines 
Lebens, musikalisch unterlegt von  Kompo-

Karl Valentin war 
ihre Brennnessel
FRANKFURT Wer war Liesl Karlstadt? 
Mit „Wellano, lebst aa no?“ erkundet  
Andreas Wellano  Brettlkunst und Biographie, 
das  Werk seiner  Großtante und das 
eigene Schauspielerdasein.

Von Eva-Maria Magel

Inspiriert von seiner Großtante Liesl Karlstadt: Andreas Wellano probt sein Solo in  der Volksbühne. Foto Carlotta Steinkamp

baum, der später auch noch als lebens-
großes Mikrofon zu sehen ist) das Inven-
tar versteigert: Mond, Narr, Instrumente 
und die schöne Sängerin Theres. Zu-
nächst findet alles vor einer Spielwand 
statt, dann rauschen Bühnenbilder von 
oben herab, um gleich wieder von ande-
ren überdeckt zu werden. Schwingende 
Glockenröcke wehen herbei, blumen-
gleich öffnen und schließen sie sich. Der 
fulminante Chor (Leitung Albert Horne) 
steht in immer neuen Kostümen auf der 
Bühne: Ritter, Römer, Wikinger, Tiere, 
Monster, Engel. Es ist, als habe jemand 
ein kunterbuntes Papiertheater zum Le-
ben erweckt, die Hauptfiguren Fantasio, 
Theres, der Theaterkönig, der Prinz und 
sein Gehilfe erinnern an Spielkarten 
oder Comicfiguren, es ist ein köstliches 
Durcheinander, ein Triumph des Kreati-
ven, sinnfrei und berauschend. 

Ebenso überraschend wie der visuelle 
Reiz ist auch die Musik. Natürlich gibt es 
simple Walzer und rhythmischen Aufga-
lopp, fröhlich-schwungvolle Tutti-Gesän-
ge und tänzerische Einlagen (selbstre-
dend gibt es auch Balletttänzerinnen). 
Aber immer wieder auch hinreißende lei-
se Stücke, in denen das Orchester (Lei-
tung Chin-Chao Lin) in Klangfarben ba-
det. Musikalische Höhepunkte sind die 
zarten Sopran-Mezzosopran-Duette von 
Theres (Josefine Mindus) und Fantasio 
(Camille Sherman), die bereits „Hoff-
manns Erzählungen“ anklingen lassen 
und das Publikum in Wiesbaden hinrei-
ßen. Frenetischer Beifall für Ensemble 
und Regieteam. MATTHIAS BISCHOFF

■ FANTASIO Staatstheater Wies-
baden, nächste Vorstellungen 
am 15., 17. und 23. November

gemacht haben. Die teilweise recht däm-
lichen Gesangstexte nimmt man dabei 
gerne in Kauf, man sollte einfach nicht 
zu häufig nach oben zu den Übertiteln 
schauen und sich lieber dem Augen- und 
auch Ohrenschmaus hingeben. Denn 
Anna Webers Inszenierung im Großen 
Haus des Staatstheaters ist ein Füllhorn 
an witzigen Ideen und immer neuen Ein-
fällen, alles ist ständig in Bewegung, im-
mer wieder entstehen überraschende 
Bilder. Sina Manthey (Bühne) und die 
Kostüme von Laura Kirst zeigen alles, 
was der Fundus hergibt. 

Gleich zu Beginn wird von einem rie-
sigen Auktionshammer (Michael Birn-

Hauses, zu heiraten, das Theater abzu-
reißen und ein Schloss zu errichten. Ei-
nige Studenten, an ihrer Spitze der Titel-
held Fantasio, belauschen ihn und be-
schließen, den Plan zu vereiteln. Es 
kommt zu allerlei Intrigen und Gegen-
intrigen, die dazu führen, dass die große 
Abrissbirne am Ende nicht zum Einsatz 
kommt. Die Liebe zum Theater und zur 
Kunst triumphiert.

Das Programmheft erläutert instruktiv 
die Abweichungen vom Originalli bretto, 
sodass man erkennen kann, wie ge-
schickt Anna Weber und Hanna Kneißler 
aus dem Antikriegsstück Offenbachs 
eine fulminante Huldigung der Phantasie 

Die Entstehungsgeschichte von Jacques 
Offenbachs Operette „Fantasio“ gehört 
zu den wundersamsten des Genres. Aus-
gangspunkt ist das Lustspiel „Fantasio“ 
von Alfred de Musset, das 1834 erschien 
und von E. T. A. Hoffmanns „Kater 
Murr“ inspiriert ist. Mehr als 30 Jahre 
später begann Offenbach mit der Verto-
nung des burlesk romantischen Stoffes, 
doch ehe es 1870 zur Uraufführung kom-
men sollte, unterbrach der Deutsch-
Französische Krieg die Proben. Als es 
1872 endlich zur Premiere kam, wurde 
Offenbach wegen seiner deutschen Her-
kunft angefeindet und die Aufführung in 
Paris zum Fiasko. Der pazifistische Te-
nor passte nicht zum Zeitgeist. Weitere 
Versuche in Wien, Prag und Berlin ver-
halfen „Fantasio“ nicht zum Durch-
bruch, das Werk verschwand von den 
Bühnen. Schlimmer noch: Offenbach 
warf die Partitur weg, sie konnte erst vor 
einigen Jahren rekonstruiert werden. 

All dies muss man nicht wissen, um 
diese Operette, die also fast eine Neu-
entdeckung ist, zu genießen. Zumal An-
na Webers Inszenierung in Wiesbaden 
die ursprüngliche Handlung, die in 
einem halb phantastischen Königreich 
Bayern spielt, ganz aus der Sphäre der 
Politik herausgeholt hat. In ihrer Über-
schreibung geht es nicht um die bayeri-
sche Königstochter und ihre Heirat mit 
dem schwerreichen Prinzen von Mantua 
zwecks Sanierung des Staatshaushalts. 
Alles dreht sich hier um ein Theater, das 
pleite ist und von einem Investor gerettet 
werden soll. Dieser trägt hier den treffli-
chen Titel „Priceless Investor of Castles 
Everywhere = PRINCE“ (Jack Lee), 
brabbelt vorzugsweise auf Englisch und 
hat vor, Theres, die erste Sängerin des 

Theaterträume unter dem Hammer
WIESBADEN Ein Triumph der Phantasie: „Fantasio“ nach Jacques Offenbachs Operette im Staatstheater

Einfallsreich: Josefine Mindus (im roten Kostüm) als Theres in der Wiesbade-
ner Produktion der Operetten-Rarität Foto Thomas Aurin

Langer Atem   
   Von       Eva-Maria Magel     

W
enn Marc Brew kopfunter 
vom Sofa herab hängt, genau 
in dem Moment, indem er 

sagt, er sei von „down under“, muss 
man  lachen. Man fragt sich nicht, ob 
das in Ordnung ist angesichts der Um-
stände, und man wird es wieder tun im 
Klang der Popsongs und zu den  roman-
tischen Bildern aus Südafrika.  Die un-
geheure Lebensgeschichte, das Un-
glück markerschütternd zu empfinden, 
das Brew widerfahren ist, schließt auch 
das ein.  

Es ist ein Glücksfall, wenn man als 
Publikum  solch einen wundervollen 
Tanz- und Theaterabend wie „An Acci-
dent / A Life“  von Brew und Sidi Larbi 
Cherkaoui in Wiesbaden erleben darf – 
und womöglich schon  die lange künst-
lerische Entwicklung davor mit vollzie-
hen konnte. 

Als Brew im Frühsommer 2022 mit 
dem Hessischen Staatsballett geprobt 
hat, für das er  sein Stück „Existence“ 
entwickelt hat, ist auch viel gelacht 
worden.  Weil sofort zu spüren war, was 
er meint, wenn er sagt, er arbeite mit 
Menschen, nicht mit Körpern. Er hatte 
es lange erlebt, auf einen versehrten 
Körper reduziert zu werden. Auch da-
von erzählt er in „An Accident / A Li-
fe“. Die Tänzer probten damals auf der-
selben Bühne im Kleinen Haus des 
Staatstheaters Wiesbaden, auf der er 
nun selber aufgetreten ist. Damals 
schoss Brew wie ein geölter Blitz über 

die eigens für ihn zwischen Bühne und 
Zuschauerraum gebauten Rampen hin 
und her, ein Phänomen an Wendigkeit 
und Zugewandtheit.

Nun ist auf der Bühne   die  tragische 
Geschichte geradezu mitzuerleben, die 
das Stück chronologisch erzählt: Der  
Unfall in Südafrika,  als ein betrunke-
ner Autofahrer drei Freunde von Brew 
tötete und ihn selbst, den jungen auf-
strebenden Tänzer, mit 20 Jahren quer-
schnittsgelähmt zurückließ; die vielen 
Rückschläge, bis der Körper einiger-
maßen stabil war.  Das Gastspiel von 
„An  Accident / A Life“  war ein  Höhe-
punkt des diesjährigen Tanzfestivals 
Rhein-Main.  Wunderbar inszeniert und 
gespielt, erzählt,  getanzt. Diejenigen 
im  Publikum des Tanzfestivals Rhein-
Main, die Brew schon 2021 mit „Roots 
Above The Ground“ erleben konnten,  
haben  nun gewissermaßen als Bühnen-
werk  nachgereicht bekommen, warum 
Brew so  arbeitet, wie er es tut. 

Nicht, dass man das unbedingt wis-
sen müsste, um seine Kunst zu schät-
zen,  und  die des allseits gefeierten 
Cherkaoui.  Aber die  Politik der betei-
ligten Theater und Institutionen, he-
rausragenden Künstlern über Jahre 
hinweg treu zu bleiben, ermöglicht erst 
auch solche Arbeiten.  Das sollte viel 
öfter möglich sein.  Samt kluger Be-
urteilung aller Beteiligten, was den  lan-
gen Atem  über Jahre hinweg  wirklich 
lohne.  

Fortbewegen

Giuseppe Verdi sei kein völliger Athe-
ist gewesen, soll seine Frau Giuseppina 
gesagt haben, sondern vielmehr „ein 
zweifelnder gläubiger Mensch“. Dass 
eines der bekanntesten Requiems aus-
gerechnet aus der Feder des großen 
Opernkomponisten stammt, mag 
gleichwohl  verwundern.  Als ihn aber 
1873  der Tod des Dichters Alessandro 
Manzoni, seines von ihm verehrten 
Freundes, zutiefst erschütterte, ent-
schloss er sich,  die schon länger geheg-
ten Pläne zu seiner Totenmesse wieder 
aufzunehmen. Er komponierte seine 
„Messa da Requiem“, die er am 22. Mai 
1874, dem ersten Todestag Manzonis, 
in der Mailänder San-Marco-Kirche zur 
Uraufführung brachte.

Auch 150 Jahre später zählt das 
Werk  zu Recht zu Verdis bekanntesten 
Kompositionen. Dabei ist nicht einmal 
wichtig, wie man es selbst mit der Reli-
gion hält: Die „Messa da Requiem“ be-
rührt im Grund jeden. Vor allem, wenn 
sie so grandios interpretiert wird, wie 

im Staatstheater Darmstadt. Hier 
stimmt einfach alles. Unterstützt durch 
den Symphonischen Chor Bamberg, 
verschmelzen der Chor des Staatsthea-
ters und das Staatsorchester unter der 
Leitung von Daniel Cohen zu einem 
großen harmonischen Klangkörper 
und machen insbesondere die Tutti-
Passagen zu einem starken Erlebnis. 
Komplettiert wird das Ensemble mit 
Sopranistin Megan Marie Hart, Altistin 
Lena Sutor-Wernich, Tenor Matthew 
Vickers und Bassist Johannes Seok-
hoon Moon, wobei die außerordentli-
che Leistung der  Sängerinnen hervor-
gehoben werden muss. Mal zart, mal 
kraftvoll bieten sie die emotionalen, 
pompösen und dabei durchaus an-
spruchsvollen Passagen dar und geben 
Verdis „Oper in liturgischem Gewand“, 
wie das Requiem augenzwinkernd be-
zeichnet wird, große Intensität. Das 
Publikum quittiert die Aufführung am 
Ende im Stehen mit  Ovationen. Ver-
dient. IREM CATI

„Oper in liturgischem Gewand“
DARMSTADT Verdis Requiem  im Staatstheater


