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Oper Frankfurt 

Unter Harrys Wolke 
VON HANS-JÜRGEN LINKE 

 
 
Verschwommen (Bild: T. Ruttke) 
 
 
 
 
 
„Hier oben auf meiner Wolke“ nennt Rio Reiser den Ort: Bei Brecht und Weill ist es die 
Fantasiestadt Mahagonny, und Heinrich Heine will "auf Erden schon das Himmelreich errichten". So 
hat jeder seinen Un-Ort, um, in durchaus unterschiedlicher Perspektive, von dort auf Deutschland 
zu schauen, wenn und weil die hiesige Realität nicht sehr beliebt ist, wofür es aktuelle und 
chronische Gründe gibt. 
 
Helmut Oehring hat seine Aufmerksamkeit auf die chronischen gerichtet. Sein Songspiel "Offene 
Wunden" geht aus von Brechts pointiert marxoider Zeitdiagnostik und von Kurt Weills diabolischer 
Spaß-Musik, die in wilden Material-Amokläufen von der deutschen Romantik über Jive und aktuelle 
Dodekaphonie bis zum Rotgardistenmarsch alles gebrauchen kann, was am Wege liegt. Und sieht 
in der vehementen Orientierung an der klingenden Oberfläche und in der brachialen Ironie das 
eigentlich utopische Moment dieser Kunst. 
 
Oehrings aktuelle Antwort auf Brecht und Weill aber rekurriert auf Heine, den wohl ersten 
überzeugten Ironiker der deutschen Lyrik, und geht weiter zu Rio Reiser, dem pathetischen Un-
Ironiker und Radikalutopisten des deutschen Rock. 
 
So begegnet man in "Offene Wunden", die Oehring selbst zusammen mit Stefanie Wördemann, 
Hagen Klennert (Film, Grafik, Bühne) und Hartmut Keil (musikalische Leitung) inszeniert hat, alten 
Ton-Steine-Scherben-Bekannten in der ent-kollektivierten Version: Mach kaputt, was dich kaputt 
macht. 
 
Im Februar bei den Kurt-Weill-Tagen in Dessau war die Uraufführung zu erleben, jetzt hat die Oper 
Frankfurt, die zu den Koproduzenten gehört, Oehrings eigenwilliges Musiktheaterstück ins 
Programm genommen. 
 
Das Ensemble Modern spielt Weill mit rasantem Schwung und unerbittlich scharfkantiger 
Durchhörbarkeit, und das Vokalistenensemble liefert dazu ein Musterbeispiel historisch informierter 
Aufführungspraxis. Dabei handelt es sich um die ungemein bewegliche Vokalistin Salome Kammer, 
die ein enormes Spektrum an Klangfarben einzusetzen weiß, die nicht alle der Kulturtechnik des 
Gesangs zuzuordnen sind; außerdem die präzise intonierende Sylvia Nopper und das Herren-
Gesangsquartett aus Oliver Uden, Philipp Neumann, Martin Schubach und Frank Schwemmer. 
 
Und dann ist da noch Jörg Wilkendorf, der mit dem Bühnennamen Harry (Harry war der jüdische 
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Geburtsname Heinrich Heines) und einer E-Gitarre Reisers Songs auf eigene Weise intoniert. Reiser 
kündet einerseits von einer mindestens seit den Zeiten Heinrich Heines offen gehaltenen und sehr 
deutschen Wunde, andererseits vom Ende der Kunstperiode, das schon Heine als notwendige 
Konsequenz aktueller Entwicklungen ansah. So ist wohl auch das textkünstlerische Gefälle zu 
erklären oder vielleicht auch nur zu entschuldigen, das von Heine und Brecht zu Rio Reiser steil 
bergab geht; auch musikästhetisch ist Reiser durchaus nicht auf einer Augenhöhe mit Weill. 
 
Das ist aber auch nicht notwendig, denn seine Lieder sind in Oehrings weitläufig collagiertem 
Songspiel nicht die Spitze der aktuellen Möglichkeiten, sondern Material, das der Komponist 
respektvoll, aber nicht affirmativ verwendet. 
 
Denn das Ende der Kunstperiode ist ja nicht das Ende künstlerischer Anstrengung. Und so ist es 
doch vor allem eine tief bohrende Ironie, die das Werk durchzieht, die das Abgleiten in die 
Beliebigkeit einer Sammlung utopiesüchtigen Liedgutes verhindert und Antidot ist gegen das 
Überhandnehmen des ebenso notwendigen Anteils von Pathos. 
 
Oehrings eigentliche Kompositionsarbeit bewegt sich auf den Spuren, die Weill ausgelegt hat: Sie 
ist materialreich, gestisch und auf subtile Art besserwisserisch und dramatisch; zuweilen wählt sie 
einen atmosphärisch Farbauftrag, der die Szene kommentiert. 
 
"Offene Wunden" ist also komplexer und auf viel hintergründigere Weise stimmig, als man auf den 
ersten Blick erkennt. Dass das Stück als visuell geprägtes Bühnenereignis bestehen kann, hängt 
vor allem an der klaren Struktur der Raumnutzung und der Schwarz-Weiß-Grau-Ästhetik, die auf 
einer rückwärtigen Leinwand durch Hagen Klennerts filmisch-grafische Arbeit betont wird. Und an 
der E-Gitarre, einem emblematischen Musikinstrument, das jedes Bühnenereignis an sich zu reißen 
vermag. 
 
Oper Frankfurt, Bockenheimer Depot: 1., 2., 4. Juli 2010 
www.oper-frankfurt.de 
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Offene Wunden 
Oper Frankfurt im Bockenheimer Depot 
Besuchte Vorstellung: 28. Juni 10 (Premiere) 
 
 
Die Gemeinschaftsproduktion „Offene Wunden" von Ensemble Modern, dem Kurt Weill Fest Dessau 
/Anhaltisches Theater Dessau, der MusikTriennale Köln und der Oper Frankfurt wurde im Februar in Dessau 
uraufgeführt. Zum Abschluss der Spielzeit 2009/10 fand jetzt die Frankfurter Erstaufführung im Bockenheimer 
Depot statt. “Offene Wunden“ ist ein Abend des Ensemble Modern mit zwei Songspielen: Kurt Weills 
„Mahagonny“ und Helmut Oehrings „Die WUNDE Hein“. Beiden ist gemein, dass sie Auftragskompositionen 
sind (wobei zwischen den jeweiligen Uraufführungen 83 Jahre liegen). 
 
Weills „Mahagonny. Ein Songspiel“ war das erste Produkt der Zusammenarbeit von Weill mit Brecht. Weill 
folgte damit dem Wunsch der Deutschen Kammermusik Baden-Baden (dem ältesten und traditionsreichsten 
Festival für Neue Musik; heute: „Donaueschinger Musiktage“), für deren Musikfest eine Kurzoper zu 
komponieren. Dem Werk war kein Erfolg beschieden, allerdings folgte bereits ein Jahr später „Die 
Dreigroschenoper“ und aus der Kurzoper „Mahagonny“ wurde 1930 die noch immer auf den Spielplänen 
stehende Oper „Aufstieg und Fall der Stadt Mahagonny“. 
 
Bereits 1918 konzipierte Bertolt Brecht seinen Gedichtsband „Hauspostille“, der 1927 erschien und auf den 
Weill aufmerksam wurde. Schon der Titel ironisiert, indem er auf die ursprünglich kirchlichen, häuslichen 
Erbauungsschriften anspielt. Brecht: „das Richtige für die Stunden des Reichtums, das Bewusstsein des 
Fleisches und die Anmaßung“.Weil formte daraus sechs Gesänge (für sechs Sänger), die in drei Teilen von der 
imaginären amerikanischen Stadt Mahagonny erzählen. Von der Gründung und den Menschen, vom Leben dort 
und den Niedergang. Weill schuf damit, ganz der Intension seiner Auftraggeber entsprechend, etwas Neues, das 
stark Musik und Dichtung verband und die Grenze zwischen Ernst und Parodie, zwischen U- und E-Musik 
aufhob (für Giselher Schubert: "Veredelte Gebrauchsmusik“). So hat der weithin bekannte „Alabama-Song“ 
einen starken Ohrwurmcharakter. Entscheidend für den Klang ist aber auch die kammermusikalisch angelehnte 
Instrumentalisierung. 
 
Die Inszenierung von Stefanie Wördemann und Helmut Oehring zeigt das Stück nicht szenisch im klassischen 
Sinn. Links sitzen die Musiker, rechts befindet sich eine, anfangs noch mit Holzlatten zugestellte, große Box, 
davor eine doppelte Reihe Zuschauersitze (einmal Richtung Publikum, einmal Richtung Bühne). In der Mitte ein 
Podest und Platz für den Sologitarristen. Die Lieder werden mit minimaler Mimik, langsamen 
Körperbewegungen und ausdrucksstarken Stimmen gesungen. Schon bei der skandalträchtigen Baden Badener 
Uraufführung wurden Bildprojektionen verwendet. So auch bei dieser Produktion. Neben im Raum verteilten 
einzelnen Leuchtkästen, mit unterschiedlichen schwarz-weiss Motiven, ist im Bühnenhintergrund eine große 
Leinwand, auf der Texte, Bilder und Videosequenzen gezeigt werden. Collagen, Landschaften, Menschen auf 
der Suche (nach einer neuen Heimat?). Hagen Klennert hat da wirklich Umfangreiches zusammengetragen.  
 
Einen derartigen Bilderreigen gibt es auch im längeren, zweiten Teil, Helmut Oehrings „Die WUNDE Heine“. 
Helmut Oehrings Textbuch von Stefanie Heine verwendete als Vorlage nicht einen zeitgenössischen Text, 
sondern Gedichte von Heinrich Heine. Die Emanzipation des Menschen voranzutreiben und das Eintreten für 
demokratische Grundrechte zeichnen Heines heterogenes Werk aus. Heine versuchte Kunst und gesellschaftliche 
Realität zusammenzubringen. Sechs Gedichte von ihm wurden nicht nur mit zusätzlichen Texten von Oehring 
versehen, sondern auch mit Texten und improvisatorischen Adaptionen von Liedern des 1996 verstorbenen Rio 
Reiser („König von Deutschland“). Diese erklingen in sechs sogenannten „Songfenstern“.  
 
Musikalisch ist „Die WUNDE Heine“ besonders interessant, weil hier nicht nur von der großartigen 
Universalkünstlerin Salome Kammer, der Sopranistin Sylvia Nopper und dem Atrium Ensemble (Oliver Uden, 
Philipp Neumann, Martin Schubach und Frank Schwemmer) einfühlsam den Texten Leben eingehaucht wird 
(trotz Mikrofonverstärkung), sondern weil sich gerade in den Songfenstern, der Gitarrist, Erzähler und Sänger 
Jörg Wilkendorf kraftvoll austoben kann. Gleichwohl machen die Texte betroffen und verhallen nicht im 
Belanglosen. Wobei es auch nicht schlecht gewesen wäre, wenn der Zuschauerraum nicht ganz dunkel wäre, 
denn dann hätte man die im Programmheft abgedruckten Verse mitlesen können. Schon musikalisch ist der 
Abend ein Hochgenuss. Das von Kapellmeister Hartmut Keil geführte Ensemble Modern (in kleiner Besetzung) 
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spielt bissig und überaus prägnant. 
 
Der Titel „Offene Wunden“ nimmt Bezug zu Theodor W. Adorno. Dieser sprach 1956 in einem Rundfunkessay 
anläßlich von Heines hundertstem Todestag über „Die Wunde Heine“. Adorno sah in Heines Lyrik einen 
auffälligen Trend dem gängigen Publikumsgeschmack zu dienen. Diese Gefahr läuft „Offene Wunde“ nicht. 
Dafür ist die Inszenierung, ist die Musik und sind die Texte viel zu anspruchsvoll, entdeckungsreich und 
komplex, auch wenn alles in ein harmonisches Ganzes gehüllt ist. Die Wunde, das sind wir, heute, im Hier und 
Jetzt.  

Markus Gründig, Juni 2010 




