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In einem Boot

Es beginnt mit dem üblichen Konzertritual. Ein Orchester versammelt sich 
auf der Bühne, der Dirigent kommt hinzu, eine Sängerin tritt auf, singt 
eines der von Johannes Brahms vertonten Volkslieder: "Es steht ein Lind 
in jenem Tal . . ." Doch während ihres konzertanten Auftritts scheint sie 
sich unschlüssig zu werden, blickt sich suchend um, flüchtet von Panik 
ergriffen in den Hintergrund, wo sie ein Dutzend modische Einkaufstüten 
hervorkramt und um sich im Kreis aufbaut. Und schon fährt ein 
dissonanter Bratschenakkord in die Brahmssche Liederseligkeit. Eine 
andere Stimme im Rücken des Publikums intoniert Luciano Berios "Black 
is the colour of my loves hair." Allmählich kommt sie auf die Bühne, stellt 
sich neben die Dame im Abendkleid, eingehüllt in die Versatzstücke ihrer 
orientalischen Herkunft. 

"Folk Songs Dialog" ist eine Produktion der Akademie Musiktheater 
heute. Im vergangenen Sommer inszenierte der Brasilianer Marcelo
Cardoso Gama eine Begegnung von Luciano Berios "Folk Songs" mit 
Liedern von Brahms, das Ergebnis war jetzt auf Einladung von Musik der 
Jahrhunderte im Stuttgarter Theaterhaus zu besichtigen. Zwei Frauen aus 
ganz unterschiedlichen Kulturen finden über die Musik zueinander. 
Sandra Hartmann ist die in romantischem Pathos schwelgende Westlerin, 
die sich an den Sentimentalitäten von "Feinsliebchen" oder "Maria ging 
aus wandern" berauscht wie an ihrem Schuhkonsum, mit dem sie sich 
gegen die multiethnischen Zumutungen der Anderen abschottet. Anne-
May Krüger hält mit der Melancholie und spröden Energie von Berios 
Weltmusik dagegen. Die anfängliche Konfrontation wandelt sich von Lied 
zu Lied, im ständigen Wechsel von Brahms zu Berio, zu wachsendem 
Verständnis und Einverständnis. Für die Liederdiva ist es eine Art 
umgekehrter Emanzipation. 

Mit leichter Hand und nicht ohne Humor haben Gama und seine 
Ausstatterin Sabina Moncys diesen "Folk Songs Dialog" auf die Bühne 
gebracht, wobei die szenische Aktion nie den musikalischen Ablauf 
dominiert. Hier leistet das Ensemble Gelber Klang unter Leitung des 
philippinisch-amerikanischen Dirigenten Alexander G. Adiarte gute Arbeit, 
wobei das Orchesterarrangement der Brahms-Lieder durch den 
Bregenzer Komponisten Richard Dünser einen vollmundigen Kontrast 
setzt gegenüber Berios Komposition für Mezzosopran und sieben 
Instrumente. 

Beim "Aserbeidschanischen Liebeslied" zum Schluss sitzen Hartmann 
und Krüger buchstäblich in einem Boot, Rücken an Rücken atmen und 
singen sie gemeinsam. Ein schönes Bild zum Schluss eines mit 
sympathisch bescheidenen Mitteln inszenierten Konzerts. 
(Dietholf Zerweck)

(Azerbaijanisches Liebeslied, Berio)

(Soll sich der Mond, Brahms)



Presseberichte

Herausragend war das mit Tragetaschen 
ausgeführte Duell-Duett von Anne-May Krüger und 
Sandra Hartmann (….) es traf einen affektiven 
Berührungspunkt, der bis heute allen Reiz der Oper 
ausmacht.

Frankfurter Rundschau 13.11.2006

Anfänglich als Kampf der Kulturen vermittelte sich 
(…) „Folk Songs Dialog“, in dem „Deutsche 
Volkslieder“ von Brahms mit „Folk Songs“ von Berio 
konfrontiert wurden. Am Ende fanden darin die 
Vertreterinnen des Westens und möglicherweride 
Kasachstans singend und spielend zu 
multikultureller Einigkeit.

Frankfurter Allgemeine Zeitung 21.11.2006

Musikalisch boten die beiden Sängerinnen und das 
Ensemble Gelberklang, mit sicherer Hand geführt 
von Alexander Adiarte, eine herausragende 
Leistung.

Stuttgarter Zeitung 15.01.2007
(Azerbaijanisches Liebeslied, Berio)

(Malurous qu‘uno fenno, Berio)



FOLK SONGS

Der Ausgangsmaterial dieses Spiels besteht aus 2 Liederzyklen:
- “Folk Songs” von Luciano Berio und 
- “Da unten im Tale”, eine Auswahl von 14 der “Deutschen 

Volkslieder “von Johannes  Brahms in der 
Kammerorchesterfassung von Richard Dünser.

Kern dieser Lieder sind folkloristische Melodien, welche die 
Komponisten durch Einbeziehung ihrer eigenen Tonsprache 
zu Kunstliedern verwandelten.

Die szenische Gestaltung ist geprägt von dem Versuc h, 
nicht-dramatische Texte zu theatralisieren: 

Genuin lyrische  und an sich geschlossene Texte wer den in 
Abwechslung nebeneinander gestellt. Sie bilden 
zusammen eine übergeordnete narrative Abfolge, in 
welcher nicht der Text selbst , sondern die Musik i n 
Zentrum des künstlerischen Interesses steht.

Das Innovative des Projekts besteht zunächst darin, dass nicht 
ein einzelner Liederzyklus szenisch gestaltet wird, sondern 
dass zwei Liederzyklen ineinander verschränkt werden, die 
durch das Bestreben nach Überführung des Volksliedes in 
die Sphäre der Kunstmusik miteinander verbunden sind. Die 
Verschränkung erfolgt nicht mit dem Vorsatz, etwas 
Dramatisches zu erschaffen, sondern in dem Bewusstsein, 
dass die Gegenüberstellung der Lieder eine eigene 
Dramaturgie aus dem Geiste der Musik erschafft, welche 
durch einen behutsamen szenischen Zugriff verstärkt und in 
ihrer Wirksamkeit leichter fassbar gemacht werden kann. 

(La Donna, Berio)

(Wie komme ich denn…, Brahms)



DIALOG

…heisst der Versuch „sich einander anzunähern“, ein Prozess der ständigen Selbstbefragung und Erkundung des oder 
der Anderen, der Überwindung von Angst und Vorurteil. „Sich kennenzulernen“ heißt: Offen und mutig genug zu sein, 
etwas von sich zu geben und etwas von anderen anzunehmen, sich selbst in diesem Vorgang verändern zu lassen, 
ohne Angst vor den möglichen, unahnbaren Ergebnissen zu haben. 

(Rossignolet du Bois, Berio) (Dort in den Weiden, Brahms)

(Ach Gott, wie weh tut scheiden, Brahms) (In stiller Nacht, Brahms)



BILDER EINER BEGEGNUNG

Im allgemeinen Sinn handelt es sich hier um die 
Begegnung zweier Menschen. Die Auswahl von 
zwei Sängerinnen wurde getroffen, um eine 
unbewusste Assoziation mit einem Liebesduett 
zwischen Mann und Frau zu vermeiden. Der soziale 
Aspekt dieser Begegnung versteht sich jedoch als 
Kritik an der aktuellen Abschiebepolitik 
Deutschlands, welche sich in letzter Zeit im ganzen 
europäischen Raum stark durchsetzt . 

Diese Politik sieht sich “in der Rolle, die eigenen 
Landsleute vor der ‘Invasion der Armen’ zu 
schützen. Und je mehr die Angst vor den anderen 
geschürt wird, desto mehr kann sie sich als Retterin 
in der Not empfehlen.

Wenn Politik diese Ängste in diesem Sinne für sich nutzt, 
dann nährt sie zugleich Phantasien, nämlich dass 
man sich nur auf sich selbst zurückziehen und die 
Mauer immer höher ziehen müsse, um allen 
Problemen zu entgehen. Mit einer solchen Politik 
der Abschottung sind jedoch nicht nur die Grenzen 
nach außen, sondern immer auch die 
Grenzziehungen innerhalb der Gesellschaft 
gemeint. Diese Grenzen werden vor allem dadurch 
gezogen, dass die Andersheit der anderen betont 
und ihre Nicht-Zugehörigkeit immer wieder 
unterstrichen wird.”

(Birgit Rommelspacher in: “Sie suchten das Leben. 
Suizide als Folge deutscher Abschiebepolitik” von 
H.Herzog und E.Wälde. UNRAST-Verlag, 2004)

(Ballo, Berio)

(Ich weiß mir ein Mädlein, Brahms)



ZWEI FRAUEN 

verkörpern jeweils einen Liederzyklus und werden in verschiedenen Lebenssituationen im Bezug auf die Begriffe “Heim” und 
“Heimat” gezeigt. 
Die beiden Frauen drücken sich in erster Linie durch Musik aus. Der Verschiedenheit der Frauen entspricht die Verschiedenheit der 
Liederzyklen, die im Hinblick auf die verwendete Wort- und Tonsprache gegensätzlich disponiert sind.

Die erste Frau singt – um die Beständigkeit und Sicherheit ihres Zustandes zu verdeutlichen - stets in derselben 
Sprache, d.h. auf Deutsch. 

Die zweite dagegen  wandert von einer Sprache zur anderen und ist dadurch nicht greifbar, kann nicht auf etwas 
Bestimmtes festgelegt werden. Diese Sprachen sind kaum vom Publikum zu verstehen. Offen bleibt, ob die 
Mehrsprachigkeit der zweiten Frau ein bewusst eingesetztes Mittel zur Täuschung darstellt, oder ob sie nicht 
vielmehr die subjektive Wahrnehmung der ersten Frau ausdrückt, welche mit dem Fremdsein der zweiten Frau 
konfrontiert wird und dieses Fremdsein auf irgend eine Weise zu verarbeiten hat.

In ihrem Heim Auf der Suche nach „Heimat“.

(Black is the colour, Berio) (I wonder as I wander, Berio)



Die Begegnung dieser Frauen führt 
prozesshaft zu einem musikalischen 
Austausch zwischen beiden: Die 
anfangs als solche 
wahrgenommenen musikalischen 
„Heimat-Orte“ werden in Frage 
gestellt, indem die Sprachen der 
jeweils anderen spielerisch 
voneinander und miteinander erlernt 
werden. 

Der positive Höhepunkt dieser 
Begegnung, welche als schwieriger 
aber doch notwendiger Lernprozess 
zu verstehen ist, darf im letzten Lied 
des Berio-Zyklus gesehen werden: 

Es handelt sich hierbei um ein 
Liebeslied aus Aserbaidschan, 
welches von einer Sprache 
Gebrauch macht, die bis zum 
heutigen Tage nicht entschlüsselt 
worden ist. Die Unverständlichkeit 
der Worte bewirkt, dass zwischen 
dem Lied als “Gefundenes” und den 
Frauen als Finderinnen eine 
Äquidistanz entsteht, welche neue 
Möglichkeiten für das Miteinander 
eröffnet. Die beiden Frauen sind 
nunmehr erstmals mit gleichen 
Voraussetzungen einem 
Bezugsgegenstand ausgesetzt und 
schöpfen aus dem vertrauensvollen 
Sich-Hineingeben in das rätselhafte 
Lied eine Kraft, welche ihrer 
Verbindung eine neue Qualität 
verleiht. 

(Malurous qu‘uno fenno, Berio)

(Guten Abend…, Brahms)(La fiolaire, Berio)

(Da unten im Tale, Brahms)



Angaben zur Bühnensituation: 

Da die Spannung zwischen einem gefundenen Heim und der Suche nach Heimat gezeigt werden soll, muss eine 
Begrenzung zwischen Innen- und Außenwelt geschaffen werden. Dies wird vornehmlich mittels verschiedene 
Requisiten erreicht, welche die erste Frau mit sich ins Zentrum des Bildes nimmt: damit ist ihr Platz im Geschehen 
definiert. Die zweite Frau hat dagegen keinen festen Aufenthaltsort. Das Bühnenbild an sich bleibt so neutral und 
abstrakt wie möglich. 

Die Requisiten - 12 Paare Damenschuhe - sind in 12 Einkaufstüten auf der Bühne positioniert. Es sind sehr einfache 
Elemente, aus einem erkennbaren Alltag gerissen, jedoch gänzlich mit weisser Farbe angestrichen. Dasselbe gilt 
für das Kostüm der ersten Frau.
Die zweite Frau trägt eine Art Umhang, welcher den Eindruck von „Fremdheit“ den sie bei der ersten Frau 
erweckt, verstärkt. Darunter sind verschiedene, überraschende, farbige Kleidungsstücke,  welche ihr ganzes 
Wesen als eine mysteriöse, aber auch faszinierende und attractive Erscheinung zeigen.

(Feinsliebchen, Brahms) (Loosin yelav, Berio)



. 
Sandra Hartmann, Sopran

Sandra Hartmann wurde 1978 in Tübingen geboren. Mit 15 
Jahren erhielt sie ihren ersten Gesangsunterricht. Sie studierte
Gesang an der Hochschule für Musik und Darstellende Kunst 
Stuttgart, an der Hochschule für Musik Würzburg und im 
Rahmen eines Auslandsstudiums an der Ferenc-Liszt-Academia 
in Budapest. Zu ihrem Repertoire gehört sowohl 
Oratoriumliteratur als auch Liedgesang. Im Mai 2006 debutierte
sie an der Staatsoper Stuttgart in der Uraufführung von 
“Pastorale” von Gerard Pesson. Im Juli 2006 folgten Auftritte an 
der Jungen Oper der Staatsoper Stuttgart in “Moskau, 
Tscherjomuschki” von Dimitri Schostakowitsch. Beim 
Engagement im Friedrichsbau Varieté Stuttgart im Programm 
“Déjà Revue” konnte sie den Facettenreichtum ihrer Stimme, der 
von Chanson über Jazz bis Popularmusik reicht, unter Beweis 
stellen. Mit dem Zyklus “Rosenzeit”, von Peter Schindler 
vertonte Liebesgedichte von Eduard Mörike, tritt sie seit 2004 
erfolgreich in ganz Deutschland auf. Sie hat den Kleinkunst 
Preis Baden-Würrttemberg 2007 gewonnen.

(Maria ging aus wandern, Brahms)

(La Feminisca, Berio)

Anne-May Krüger, Mezzo-Sopran

Anne-May Krüger wurde 1978 in Berlin geboren. 
Gesangsstudium an der Musikhochschule Leipzig und an der 
Opernschule der Musikhochschule Karlsruhe (Prof. Shirai). 
Meisterkurse bei M. Venutti, H. Zadek, J. Rappé, E. Holliger
und W. Rihm. Mitwirkung in zahlreichen 
Musiktheaterproduktionen: „Bastien und Bastienne“, „Die 
Zauberflöte“ von W.A. Mozart; „La Cenerentola“ von G. 
Rossini; „Infinito Zero“ (2004, Regie: J. Schlömer. Forum 
Neues Musiktheater Stuttgart); 2005, „Lebenslinien“
(Eröffnung des Zentrums Paul Klee, Bern), Hans Tutschkus 
UA „Die Süße unserer trautigen Kindheit“ (Forum Neues 
Musiktheater Stuttgart); Titelrolle in der UA von Mike 
Svobodas Oper „Erwin, das Naturtalent“ (Junge Oper der 
Stattsoper Stuttgart). 2006: Zusammenarbeit mit dem Tänzer 
und Choreographen Hans-Werner Klohe; Uraufführungen: 
Damon Lee, Festival „Stimme+“ (ZKM Karlsruhe) und M. 
Svoboda, Sommerlichen Musiktagen Hitzhacker. Konzerte 
u.a. bei der Internationalen Hugo Wofl-Akademie Stuttgart 
und bei den Neue-Musik Festivals „Klanggriffe“ (ZKM 
Karlsruhe) und „Why Note“ (Dijon). Stipendiatin des Richard 
Wagner-Verbands.



Marcelo Cardoso Gama
Regie/Konzeption

2006: Konzeption und Regie des Projektes „COM.MEMORIA/AÇÃO -Zeitgenössischer Ansichten brasilianischer KünstlerInnen“
sowie von „Der Bauch (oder die Liebenden des Bacchus)“-Musiktheater für Kinder. Co-Regie mit der Komponistin für „“Strom-
Die Oper“ (UA) von Johanna Doderer. 2005 führte er Regie für „Die Bestmannoper“ (A. Nowitz) beim Spieltriebe-Festival für 
zeitgenössisches Theater (Osnabrück) und bei der II.Opernwerkstatt der Kammeroper Rheinsberg. Konzeption und Darsteller in 
der einjährigen Performance-Reihe „Lasst die Puppen tanzen“. Regieassistenzen bei Koproduktionen des Serapions Theater-
Wien mit der Wiener Staatsoper („Das Tagebuch der Anne Frank“,G.Frid), der Neuen Oper Wien („Marco Polo“, Tan Dun), dem 
Opernhaus Zürich („Mitridate, Re di Ponto“, Mozart; “Attila“, Verdi) und dem Osterklangfestival („Die Entführung von 
Persephone“, Strawinsky). Zahlreiche Engagements als Sänger, Pianist, und Schauspieler seit 1995: Salzburger Festspiele, 
Wiener Musikverein, Staatsoper unter den Linden (Berlin), Serapions Theater, Bernhard Ensemble („Hain“, von Klaus Haberl 
„NESTROY PREIS 2002,u.a.), Projekttheater-Studio Wien New York (Stücke von S. Beckett, M. Streeruwitz, I. Bachmann, E. 
Reichert), Theater an der Josefstadt („Mann, Frau, Kind“, Nestroy). Lehrtätigkeit: Bühnenwerkstatt (Graz), Verein ACt Now 
(Wien), Spiral(e)-Wien. Studierte Klavier an der Universität von São Paulo, Kammermusik am Konservatorium der Stadt Wien 
und Musikwissenschaft an der Universität Wien. Geboren 1969 in São Paulo, Brasilien. 2004/2006: Stipendiat der „Akademie 
Musiktheater heute“ der Deutschen Bank. 2007/2009: Artist in Residence der Akademie Schloss-Solitude (Stuttgart).

Alexander G. Adiarte
Musikalischer Leiter/Konzeption 

Der amerikanische Dirigent philippinischer Abstammung wurde 1975 in Minneapolis, Minnesota in den USA geboren. Er hat 
Musikwissenschaft und Violine an der Yale University studiert und sein Diplom in Dirigieren bei der Hochschule für Musik und 
Theater “Felix Mendelssohn Bartholdy” in Leipzig erhalten. Im 2003 erhielt er ein Tanglewood Music Center Fellowship, wo er in 
Meisterklassen mit Kurt Masur, Christoph von Dohnanyi, und Rafael Frühbeck de Burgos teilnahm. Bei der Junge Oper der 
Staatsoper Stuttgart arbeitete Adiarte bei der Produktionen von Stephen Olivers “Mario und der Zauberer”, Ernst Tochs “Die 
Prinzessin auf der Erbse” und Joseph Haydns “Die reisende Ceres.” Am Forum Neues Musiktheater der Staatsoper Stuttgart 
arbeitete als Musikalische Assistenz er bei der Uraufführungen von Lucia Ronchettis “Last Desire” und Hans Thomallas “fremd”. 
Bei Hans Tutschkus “Die Süsse unsere traurigen Kindheit”, hatte er die musikalische Leitung mit Ensemble Ascolta inne. Des 
weiteren assistiert er bei der Staatsoper Stuttgart für die Uraufführung von Younghi Pagh-Paans “Mondschatten” in Juli 2006. Er 
hat Konzerte mit dem Synchronie Ensemble für Neue Musik in Leipzig, The New Fromm Players in den USA, ensemble v.act in 
Stuttgart, und Ensemble Modern in Frankfurt dirigiert. Von  2004-2007 war Adiarte der musikalische Leiter des 
Sinfoniorchesters TonArt Heidelberg e.V.; seit Juli 2006 ist er der musikalische Leiter des Sinfonieorchesters Leonberg. Er war 
außerdem Stipendiat der “Akademie Musiktheater heute” der Deutschen Bank (2004/2006) und ist 2007 Stipendiat der Richard 
Wagner Stipendiumstiftung.


