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„Das Leben ist viel 
größer als die Kunst.”                                                              Ai Weiwei



	   ALEXANDER ZEMLINSKY 

EINE FLORENTINISCHE TRAGÖDIE
	 Oper in einem Aufzug
	 Text vom Komponisten nach Oscar Wilde
	 Uraufführung am 30. Januar 1917, Hoftheater Stuttgart

DER ZWERG
	 Ein tragisches Märchen für Musik in einem Akt
	 Text von Georg C. Klaren nach Oscar Wilde
	 Uraufführung am 28. Mai 1922, Stadttheater Köln

Sehr geehrtes Publikum,

mit Alexander Zemlinskys Einaktern bringt das Theater Bremen zwei viel zu selten gespielte Werke des deutschen Reper-
toires auf die Bühne. Die Ausstattung schuf der chinesische Künstler und engagierte Regimekritiker Ai Weiwei, der hierzu-
lande spätestens seit der Kasseler documenta von 2007 den Freunden der bildenden Kunst ein Begriff ist. In Bremen hat die 
Beschäftigung mit bildender Kunst auf der Bühne Tradition: Hier haben Künstler wie Günther Uecker, Jörg Immendorf, 
Albert Oehlen, Markus Lüpertz und in der letzten Saison Christian Ludwig Attersee Bühne und Kostüme geschaffen und 
damit die Grenzen der Theaterkunst neu definiert. Ai Weiwei hat für Bremen zum ersten Mal eine Ausstattung für das 
Theater entworfen. 

Die musikalische Leitung liegt in den Händen von Generalmusikdirektor Markus Poschner. Er hat in der vergangenen 
Spielzeit mit seiner klaren, modernen „Salome”-Interpretation sein besonderes Gespür für die Musik des frühen 20. Jahr-
hunderts bewiesen. Die Regie führt Andreas Bode. Er machte in den vergangenen Jahren mit Inszenierungen und Pro-
jekten mit Kampnagel Hamburg auf sich aufmerksam und zeigt nun nach Francesco Cavallis „La Didone” seine zweite 
Arbeit hier am Theater Bremen.

Freuen Sie sich auf einen großen, seltenen und außergewöhnlichen Theaterabend!

Ihr Theater Bremen



Handlung
EINE FLORENTINISCHE TRAGÖDIE

Der Kaufmann Simone kehrt nach einer erfolglosen Ge-
schäftsreise überraschend nach Hause zurück. Er überrascht 
seine Frau Bianca bei einem Tête-à-tête mit dem jungen Sohn 
des Herzogs von Florenz, Guido Bardi. Voller Bewunderung 
für den hohen Gast versucht Simone, Guido Bardi für seine 
Waren zu begeistern und diesem die wertvollen Gegen-
stände zu verkaufen. Gelangweilt kauft Guido Bardi, macht 
allerdings keinen Hehl daraus, dass sein wahres Interesse 
Bianca gilt. Als er schließlich gehen will, provoziert ihn 
Simone zu einem Duell. Simone erwürgt den Nebenbuhler. 
Die Tat bringt ihm die Bewunderung seiner Frau ein – und 
er erkennt von Neuem die Schönheit Biancas.

DER ZWERG

Die Prinzessin feiert ihren 18. Geburtstag. Der Haushof-
meister bereitet die Gesellschaft auf die Bescherung der 
Geschenke vor und präsentiert als ganz besondere Gabe 
einen Zwergen. Der kommt aus der Fremde und versteht 
die „Spielregeln” am Hofe der Prinzessin nicht und weiß 
nicht, wie lächerlich er sich in dieser Gesellschaft macht. 
Die Prinzessin zeigt sich fasziniert von dem absonderli-
chen Geschenk und überreicht dem Zwergen eine weiße 
Rose. Der Zwerg verliebt sich in die junge Schönheit und 
interpretiert die Rose als Zeichen dafür, dass seine Liebe 
erwidert wird. 

Ghita, die Freundin der Prinzessin, sieht das Unglück, 
das den Zwergen erwartet und fühlt mit ihm. Um sich der 
wilden Liebe des Zwergen zu entledigen, befiehlt die Prin-
zessin, den Zwergen mit seiner eigenen Hässlichkeit zu 
konfrontieren, indem er gezwungen wird, in einen Spiegel 
zu sehen. Als der Zwerg, bemerkt, worin seine Hässlichkeit 
besteht und dass er für eine Liebe zur Prinzessin nicht in 
Frage kommt, leidet er unsäglich und stirbt.

4 Tragödie / Nadja Stefanoff, Mark Duffin, Carsten Wittmoser
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6 Zwerg / Sara Hershkowitz, Damen des Chores des Theater Bremen, Damen des Extrachores
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Wegner: Kann man sich erklären, warum Zemlinsky nie 
den großen Durchbruch gehabt hat, obwohl er doch musi-
kalisch eine sehr eigene und faszinierende Sprache spricht?

Poschner: So ungerecht das klingt, aber er kam mit seinen 
Hauptwerken einfach um ca. 15 bis 20 Jahre zu spät. Zemlinsky 
fordert und behandelt das Orchester mit der gleichen Meister-
schaft wie Richard Strauss, auch wenn er zu anderen Ergebnis-
sen kommt als dieser. Anfang der 1920er Jahre allerdings ver-
änderten sich radikal Mode und Bedürfnisse der Gesellschaft. 
Die Katastrophe Weltkrieg hat da sicherlich eine zentrale Rolle 
gespielt. Denken wir an Gustav Mahlers letzte Symphonien 
einerseits, an Igor Strawinskys „Sacre du Printemps”, an Kurt 
Weill und die Neue Sachlichkeit auf der anderen Seite. Es ist 
die Zeit des Umbruchs, nicht mehr Spätromantik und noch 
nicht Moderne – zwischen Mahlers Gigantomanie und Weberns 
Aphorismen. Zemlinskys Musik befindet sich im Prinzip genau 
dazwischen. Einerseits die spätromantische Behandlung des 
Orchesters, andererseits wagt er sich aber auch schon in Sphä-
ren vor, die modern geprägt sind. Seine Kompositionen sind 
nicht mehr nur tonal gedacht, er verwendet Tonarten als Struk-
turhilfen, Farbmittel und Charakterisierungswerkzeug. Es gibt 
Klänge von roher Gewalt, die eine sehr direkte, unmittelbare 
und archaische Tonsprache verfolgen, wie sie in der Moderne 
dann wichtig wird. Aber dennoch ist es völlig unverständlich, 
dass dieser Komponist fast 50 Jahre nicht gespielt wurde, denn 
diese Musik zeugt von einer ungeheuren Meisterschaft, die 
ja auch von Zeitgenossen wie Arnold Schönberg oder auch 
Gustav Mahler erkannt wurde.

Wegner: Wir spielen zwei Stücke von Alexander Zemlinsky, 
die zu unterschiedlichen Zeiten entstanden sind: „Die 
Florentinische Tragödie” von 1917 und „Der Zwerg” von 
1920/21. Was unterscheidet die beiden Werke auf musika-
lischer Ebene voneinander?

Poschner: Sie unterscheiden sich durchaus voneinander, das 
liegt aber zunächst natürlich an der unterschiedlichen 

dramaturgischen Struktur der Vorlagen von Oscar Wilde. 
Die „Florentinische Tragödie” ist ganz auf das Finale hin 
ausgerichtet. Die gesamte Geschichte läuft auf eine Pointe am 
Schluss der Oper zu und dieses Ziel verfolgt ebenso die Partitur. 
Das Orchester folgt beinahe ausschließlich der Figur des Simone. 
Er wird von allen möglichen Perspektiven aus beleuchtet und 
illustriert. Die anderen Figuren, also Bianca und Guido Bardi, 
entwickeln ihr musikalisches Material immer als Reaktion auf 
die Musik des Simone. Der Kaufmann Simone steht klar im 
Zentrum. In der „Tragödie” bestimmen musikalisch große Bö-
gen das Geschehen, denen die einzelnen Instrumentengruppen 
sozusagen gemeinsam folgen. Das ist wohl auch der Grund für 
die unglaubliche Wucht dieses Werkes.

Im „Zwerg” ist das nicht der Fall. Hier gibt es musikalisch 
mehrere Nebenstränge. Die Geschichte ist mehrdimensional, 
weshalb auch die musikalischen Gestaltungsmittel wesentlich 
vielfältiger sind. Die Figuren bekommen dadurch Raum und 
können sich entfalten. Und zusätzlich vertont Zemlinsky hier 
ganz bewusst ein Märchen: Eine farbenreiche und exotische 
Klangwelt ist zu hören, die viel Platz für Deutung und Phanta-
sie lässt. 
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Oper als Dialog über die Gesellschaft
Ein Gespräch zwischen Markus Poschner, Andreas Bode und Hans-Georg Wegner

Tragödie /Carsten Wittmoser, Nadja Stefanoff
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Bode: Zemlinsky betreibt in der „Tragödie” immer wieder so 
etwas wie Tonmalerei. Das Orchester illustriert Vorgänge auf 
der Bühne, es zeichnet sogar den Ort des Geschehens nach. Da 
gibt es zum Beispiel das Spinnrad, von dem Simone spricht. 
Das hören wir im Orchester. Oder auch das Gitarrenspiel, das 
Simone vom Guido Bardi hören möchte, ist direkt im Orchester 
zu hören. Die Musik kommentiert also häufig nicht das Gesche-
hen auf der Bühne, sondern zeichnet es einfach nach. Daraus 
ergeben sich Schwierigkeiten für die Inszenierung: Wo in an-
deren Werken der Subtext der Figuren aus der Spannung zwi-
schen Text und Musik ablesbar ist, arbeitet Zemlinsky ähnlich 
archaisch wie Tragödiendichter im alten Griechenland. Wir 
müssen den Subtext selbst entwickeln, um dem Stück einen 
doppelten Boden zu geben. Dabei wiederum ist die Partie des 
Simone so schwer, dass wenig Raum zum interpretierenden, 
kommentierenden Spiel bleibt: Simone singt sich einfach um 
Kopf und Kragen.

Wegner: Dahinter verbirgt sich ein ziemlich einmaliges 
und einzigartiges Konzept von Musiktheater. Die Figur ist 
einfach aufgrund des Anspruchs, den die Rolle an den Sän-
ger stellt, permanent in der Überforderung und dadurch 
sehr direkt und sehr echt. Man schaut nicht einem Sänger 
bei dem Erzählen einer Geschichte zu, sondern bei einer 
Entäußerung, bei etwas Ekstatischem.

Poschner: Ja, die „Tragödie” hat musikalisch eine ungeheure 
Dichte. Ich habe in den Proben den Begriff vom „musikalischen 
Amoklauf” verwendet, um auf den Punkt zu bringen, worum es 
hier geht. Die Sänger dürfen keine Sekunde nachlassen, müssen 
sich sozusagen in Rage singen. Bei m ersten Ton des Simone 
muss das Ende schon enthalten sein. Es gibt quasi kein zurück. 
Das ist extrem anstrengend. 

Wegner: Durch den begrenzten Raum, den das Bühnen-
bild zur „Tragödie” vorgibt, erscheint die Figurenkonstella-
tion wie eine Versuchsanordnung: Drei Menschen treffen 
in einer konfliktgeladenen Situation aufeinander und man 
beobachtet als Zuschauer, wie der Konflikt ausgehen wird. 
Die Figuren können dem Konflikt nicht ausweichen.

Bode: Ja, die Geschichte funktioniert fast wie eine Therapie für 
den Simone. Eigentlich müsste er gleich zu Anfang zu Guido 
Bardi sagen: Hier ist die Tür, verschwinde. Aber er hält die 
Situation eine Stunde lang aus und probiert, wie weit er damit 
umgehen kann. Er treibt sich im Laufe des Abends selbst in die 
Konsequenz, um am Ende so handeln zu können, wie man 

es von vornherein erwarten würde. Und die anderen Figuren 
spielen dieses Spiel mit. Jeder versucht, die Situation in seinem 
Sinne zu beeinflussen und probiert in dieser Hinsicht verschie-
dene Handlungsmöglichkeiten aus. Am Ende hat sich in Simone 
der nötige Zorn aufgestaut, um Guido Bardi töten zu können. 
Der andere Pol dieser Inszenierung ist die Rampe, die wir in 
dieser Inszenierung ganz bewusst ins Spiel einbeziehen: Hier 
an der Rampe kann ich den Sänger frei machen, uns seine 
Schlagsätze zu verkünden, eine Verhandlung zu führen und 
uns die Haltung der Figur zu beschreiben. Um einen erzähleri-
schen Aspekt innerhalb der Handlung zu stärken, gibt es auch 
einen Requisiten-Ort, wo Requisiten, die in dem Stück nötig 
sind, sichtbar geholt werden. Die werden nicht reingezaubert, 
sondern liegen für das Spiel bereit. Zwischen diesen Extremen – 

Zwerg / Peter Marsh



dem Reingehen in die Handlung, dem Spiel mit dem Subtext 
und dem Schritt an die Rampe, wo die Haltung der Figur dem 
Publikum erläutert wird – spielt sich die Inszenierung ab.

Wegner: Welche Rolle hat die Frau in dieser Versuchsan-
ordnung?

Bode: Sie versucht, an die beiden Männer ranzukommen. Bei-
de handeln dieser Frau gegenüber selbstverliebt und eitel. Die 
Männer reden permanent und die Frau versucht, vom einen 
wie vom anderen so was wie Liebe oder Wärme zu bekommen. 
Auch erkennt sie nicht, dass sie letztlich Objekt in einem Spiel ist.

Wegner: Kommen wir zum „Zwerg”. Hier herrschen zwei 
große Motive vor: Zum einen das Thema der „Hässlichkeit”, 
zum anderen das Motiv des „Spiegels”, der Selbsterkennt-
nis.  Wie deutest du diese beiden Motive für dich?

Bode: Die Grundsituation ist, dass der Prinzessin ein hässliches 
Geschenk gemacht wird. Man könnte meinen, es folgt eine Ge-
schichte wie „Die Schöne und das Biest”, die den romantischen 
Aspekt der Sehnsucht des Hässlichen, der auch geliebt werden 
will, betont, oder die einfache Geschichte einer Gesellschaft, die 
sich das Hässliche als Event leistet. Interessanter Weise sagen 
aber beide Lesarten nicht die ganze Wahrheit. Denn in dem 
Moment, wo der Zwerg auftritt, beginnt er, autonom und anar-
chisch, unberechenbar zu agieren und bringt dadurch die Ge-
sellschaft aus dem Gleichgewicht. Es stellt sich die Frage, was 
Hässlichkeit eigentlich ist. Wir behaupten, Hässlichkeit wird 
von der Gesellschaft definiert. Sie ist nicht objektiv. Hässlich ist 
das, was gegen den Konsens verstößt. Um das deutlich zu machen, 
drehen wir das Verhältnis zwischen „schön” und „hässlich” um 
und zeigen die Gesellschaft als eine deformierte, den Zwerg 
dagegen als einen „normalen”, naiven Menschen, ein mensch-
liches Wesen in einer komplizierten, hochgezüchteten Gesell-
schaft. Es ist letztlich die Gesellschaft, die definiert, wer in ihrer 
Mitte eine Daseinsberechtigung hat, und die im schlimmsten 
Fall jedem erfolgreich suggerieren kann, er sei hässlich.

Wegner: Am Ende der Handlung wird der Zwerg im Spie-
gel mit seiner „Hässlichkeit” konfrontiert. Was erblickt der 
Zwerg in deiner Inszenierung beim Blick in den Spiegel?

Bode: Der Zwerg, der zunächst frei und autonom agiert, ver-
liebt sich in die Prinzessin, der er geschenkt wird. Damit verliert 
er seine Souveränität. Er wird reingezogen in die Geschichte 
und bemerkt nicht, dass er, um den Erwartungen der Prinzessin 
zu genügen, Schritte unternimmt, sich dieser Gesellschaft 
anzupassen. Er gibt zum Teil seine ursprüngliche Identität auf. 
Diesen Identitätsverlust muss er durch den Blick in den Spiegel 
realisieren. Das ist die eine Seite. Zum anderen haben wir in 
unserer Inszenierung die Figur des Don Alvarez aufgewertet. 
Er fungiert sozusagen als der Mann, den die Gesellschaft für 
die Prinzessin vorgesehen hat. Der Grund, warum der Zwerg 
am Ende der Oper seinen Schmerz immer extremer äußert ist, 
dass er sich mit der Abneigung der Gesellschaft nicht abfinden 
kann. Er kann sich aber auch nicht damit abfinden, dass diese 
Frau, die er liebt, einem anderen Mann versprochen ist.

Wegner: Wie hast du die Zusammenarbeit mit Ai Weiwei 
erlebt? 

Bode: Das ist eine so reichhaltige und wunderbare Begegnung 
gewesen, dass ich manchmal Angst habe, dass sie sich nicht in 
einem Theaterabend widerspiegeln lässt. Am Anfang standen 
Gespräche, um  gegenseitig zu verstehen, was die Grundlage 
der künstlerischen Arbeit ist. Das, was wir jetzt auf der Bühne 
sehen, ist das Ergebnis eines langen Prozesses. Er hat kein großes 
Interesse daran, auf ein perfektes Ergebnis hin zu arbeiten. Das 
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Sirin Kilic, Steffi Lehmann



11

wird vielleicht am Besten durch dieses Ereignis deutlich, als auf 
der documenta 12 in Kassel die riesige Installation „Template” 
nach einem Regenguss einstürzte – und Ai Weiwei meinte, dass 
das Kunstwerk dadurch erst recht wertvoll und besser wurde. 
Das beschreibt diese Haltung, die natürlich dem Opernbetrieb 
erstmal nicht entgegen kommt.

Wegner: Was waren die Stationen der Überlegungen hin 
zu den einzelnen Bühnenbildern? 

Bode: Beim „Zwerg” stand der Dialog über die Gesellschaft 
im Vordergrund. Über die Gesellschaft, die Ai Weiwei umgibt 
und die ihn in China beschäftigt, und die Gesellschaft, die uns 
umgibt und uns beschäftigt in Deutschland und Europa. Es gibt 
eine große Parallelität: Die Vorstellung, dass Geld, Wachstum 
und Reichtum allen Schmerz, dem sich der Mensch in seinem 
Leben gegenüber sieht, damit auf einmal lösen kann, kann 
man dort wunderbar beobachten. Die Ablenkung von der Be-
gegnung mit diesem Schmerz wird dadurch ein riesiges Thema. 
Auf dieser Ebene haben wir angefangen, über den Zwerg zu 
sprechen. Dann haben wir uns gesagt, wir müssen diese Kraft, 
die Ai Weiwei als bildender Künstler hat, benützen und versu-
chen, einen Raum zu schaffen, der die Spannung zwischen dem 
Individuum und der Gesellschaft verdeutlicht.

Wegner: Ist dieses Objekt, das wir im „Zwerg” sehen, ein 
Bild für die Spannung, die in dieser Gesellschaft herrscht?
	
Bode: Ich glaube man darf nicht den Versuch machen, es zu 
benennen. Wir im Westen wollen immer gerne diese Dinge 
benennen und einordnen. Doch dieses Objekt ist ein assoziatives 
Gebilde, das per se erstmal alles sein kann und das wir auch 
versuchen in dem Sinne auf der Bühne einzusetzen.

Wegner: Welche Überlegungen führten zum Bühnenbild 
der „Tragödie”?

Bode: Eigentlich war der von uns beiden gewünschte Ausgangs-
punkt eine Blume. Wir wollten mit einem Augenzwinkern auf 
dieses Stück schauen und dachten, es geht eigentlich um drei 
Insekten, die auf derselben Blume landen. Also erstmal so 

ein ganz leichtes Bild, das diesem Stück die Schwere nimmt. 
Über die Arbeitsweisen von Weiwei und über die Materialien, 
die er benützt, sind wir dann auf die Abstraktion einer Blume 
gekommen, die im Weiteren erstmal einen Raum darstellt, der 
von einer Figur erbaut wurde und von ihm und seiner Frau be-
wohnt wird. Das ist das Entscheidende: Es ist einfach ein Heim.

 

Wegner: Was fließt aus der Zusammenarbeit mit 
Ai Weiwei in deine künstlerische Arbeit ein?

Bode: Das Wichtigste ist die Erfahrung des Schaffensprozesses. 
Dass ich jemanden gefunden habe, der sich die Zeit genommen 
hat, zu entwickeln und zu spinnen. Das findet man immer selte-
ner. Und  das zweite sehr wichtige ist, dass seine Herangehens-
weise mir persönlich sehr entgegenkommt, weil ich die Spannung 
zwischen einem Raum, der installativ ist und einer Handlung, 
die die Darsteller stark auf sich selber zurückwirft, sehr mag. 
Also ich mag diese Herausforderung für mich als Regisseur und 
für die Darsteller, dass man in der Leere Figurenprofile und 
Handlungen entwickelt. Es sich einfach zu machen, wäre feige 
im Theater. Wenn man die Möglichkeit hat, dann sollte man 
sich hier Aufgaben stellen, die man nicht so leicht bewältigt.

Zwerg / Steffi Lehmann, Sirin Kilic, ????, Nadine Lehner
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BIOGRAFIE 
ALEXANDER ZEMLINSKY

Alexander Zemlinsky gehört zu den Komponisten, die 
keinen „großen” Namen haben, aber dennoch zu den 
Großen ihrer Zeit gehören. Seine Persönlichkeit und sein 
Werk sind Ausdruck einer der faszinierendsten Epochen 
der Kunst in Europa.

1871 wird Alexander Zemlinsky in Wien geboren. Er 
wächst in einem einfachen aber strengen Elternhaus auf, 
in dem sehr großen Wert auf sprachliche und musische 
Bildung gelegt wird. Seine musikalische Begabung wird 
bereits mit vier Jahren entdeckt und entsprechend geför-
dert. Zemlinsky erhält Klavierunterricht und besucht 
als 13-Jähriger das Konservatorium der Gesellschaft der 
Musikfreunde. Hier studiert er bis 1892 und komponiert 
erste eigene Werke. 

Nach dem Studium taucht Zemlinsky in das pulsierende 
Musikleben Wiens ein, knüpft zahlreiche persönliche Kon-
takte, z.B. zu Gustav Mahler, Franz Schreker, Hugo von 
Hofmannsthal und Julius Korngold, und engagiert sich in 
zahlreichen Institutionen und Vereinen. Die für ihn prä-
gendste dieser Institutionen ist die Orchestervereinigung 

„Polyhymnia”, die verschiedene Laienorchester im II. Wiener 
Bezirk integrierte und deren künstlerischer Leiter er seit 
der Gründung 1895 ist. Hier lernt Zemlinsky auch Arnold 
Schönberg kennen, der zum wichtigsten Freund seines 
Lebens und später auch sein Schwager werden sollte.

Im Februar 1900 lernt der Komponist auf einer Abendge-
sellschaft Alma Schindler kennen. Zwischen dem zurück-
haltenden Zemlinsky und der attraktiven, parkettsicheren 
Alma entwickelt sich bald ein intensives Verhältnis. Er wird 
ihr Kompositionslehrer. Aus dem Lehrer-Schülerin-Verhält-
nis entsteht eine heftige Liebesaffäre. Alma ist der sexuellen 
Ausstrahlung des Komponisten erlegen, kann sich jedoch 
nicht mit dessen nur wenig attraktivem Äußeren und seiner 
Herkunft aus einfachen Verhältnissen abfinden. 

Der die Schindler abgöttisch liebende Zemlinsky muss die 
Trennung im Herbst 1901 hinnehmen. Alma hatte Gustav 
Mahler kennen gelernt und heiratet diesen kurz darauf. Ihm 
werden in den folgenden Jahrzehnten Franz Werfel und 
Walter Gropius als Ehemänner der Wiener Salonlöwin folgen.

Bis 1910 sind neben der Begegnung mit Arnold Schönberg 
und der Trennung von Alma Schindler drei weitere Ereig-
nisse maßgeblich im Privatleben Alexander Zemlinskys: 
Zum Einen konvertiert er 1899 zum Protestantismus, dann 
heiratet er 1907 Ida Guttmann und im Jahr 1908 wird seine 
Tochter Johanna geboren.

Vom Herbst 1900 bis 1904 ist Zemlinksy als Kapellmeister 
am Carl-Theater und am Theater an der Wien engagiert, 
wo er allerdings ausschließlich Operetten aufzuführen hat. 
Das große Repertoire kann Zemlinsky an der Volksoper 
Wien, wohin er als Kapellmeister berufen wird, ab 1904 
dirigieren. Unterbrochen wird seine Zeit an der Volksoper 
1907 von einem Ausflug an die Hofoper, wohin ihn Gustav 
Mahler, der Zemlinskys Oper „Es war einmal” uraufge-
führt hatte, engagiert. Aufgrund von Zerwürfnissen mit 
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Mahlers Nachfolger Felix Weingarten kehrt Alexander 
Zemlinsky 1910 an die Volksoper zurück. In dieser Zeit 
steht das Musiktheater auch im Zentrum seines Schaffens: 
Bis 1910 entstehen 4 Opernkompositionen Zemlinkys.

1911 geht Alexander Zemlinsky nach Prag und wirkt dort 
bis 1927 als musikalischer Direktor am Deutschen Landes-
theater. Hier macht er sich vor allem durch seine Mozart- 
und Wagner-Dirigate und durch Aufführungen der Werke 
Mahlers und Schönbergs einen Namen. Zum Komponieren 
kommt er in diesen prall gefüllten Jahren nur wenig, trotz-
dem entstehen u.a. die beiden Opern-Einakter nach Oscar 
Wilde „Der Zwerg” und „Eine florentinische Tragödie”.

An die Berliner Kroll-Oper wechselt Zemlinsky 1927, 
steht hier allerdings im Schatten von Dirigenten wie 
Otto Klemperer und Erich Kleiber. 1931 nimmt er einen 
Lehrauftrag an der Musikhochschule in Berlin an. Im 
Mittelpunkt seines kompositorischen Schaffens während 
der Zeit an der Berliner Musikhochschule steht die Oper 
„Der Kreidekreis”, die er 1932 vollendet. Zemlinskys Frau 
Ida stirbt 1929 nach schwerer Krankheit. Ein Jahr später 
heiratet der Komponist die Sängerin Louise Sachsel, die er 
schon aus seiner Prager Zeit kannte. Seine Stellung an der 
Musikhochschule muss Zemlinsky nach der Machtüber-
nahme der Nationalsozialisten und dem 1933 erlassenen 
Beschäftigungsverbot für Juden im Staatsdienst kündigen. 

Mit seiner zweiten Frau kehrt der Komponist in seine heiß 
geliebte Heimatstadt zurück, die er aber nur noch als Exil 
erlebt. In dem zunehmend politisch aufgeladenen Kultur-
leben Wiens kann Alexander Zemlinsky nicht mehr Fuß 
fassen. Nach dem Einmarsch Hitlers verlässt die Familie 
Zemlinsky im Herbst 1938 Wien und flieht nach New York.
In diesen vergangenen Wiener Jahren entsteht Zemlinskys 
vielgestaltiges Spätwerk in dessen Zentrum seine Oper 
„Der König Kandaules” steht.

In den USA kommt Alexander Zemlinsky als gebrochener 
Mann an. Er komponiert nur noch wenige Gelegenheits-
werke und stirbt nach mehreren Schlaganfällen am 15. März 
1942 in seinem Haus in der Nähe von New York.

Erst in den 1970er Jahren erleben Zemlinskys Werke durch 
einige beachtenswerte Aufführungen und Einspielungen 
sowie durch die Aufarbeitung seiner Biographie eine Re-
naissance. Diese Phase der Wiederentdeckung erlebt ihren 
Schluss- und Höhepunkt in der Uraufführung seines 
„König Kandaules” 1996 an der Hamburgischen Staatsoper.

Zemlinskys Musik, seine Werke vereinen auf unvergleich-
liche Weise die Tendenzen eines halben Jahrhunderts Musik-
geschichte in sich. Er steht mit seinem Schaffen geradezu 
„zwischen” den Zeiten und Stilen und hat in diesem „Da-
zwischen” eine unverwechselbare Musiksprache gefunden.

17

Zwerg / Peter Marsh, Sara Hershkowitz
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Zwerg / Steffi Lehmann, Agnes 
Selma Weiland, Sara Hershkowitz, 
Peter Marsh, Sirin Kilic, Nadine 
Lehner, Loren Lang, Damen des  
Chores, Damen des Extrachores



BIOGRAFIE AI WEIWEI

Ai Weiwei gilt als der bedeutendste chinesische Künstler 
der Gegenwart und ist ein scharfer Kritiker der politischen 
Führung Chinas. Seit vielen Jahren fordert er ein Ende der 
Zensur. Ai Weiweis blog https://blog.aiweiwei.com wird 
täglich von zehntausenden Chinesen besucht und wurde 
vor allem in den letzten Monaten immer wieder zensiert 
oder komplett geschlossen.  In diesem Blog berichtet der 
Künstler von seinen aktuellen Projekten, fordert immer 
wieder Meinungs- und Pressefreiheit und ruft seine chine-
sischen Mitbürger auf, nicht länger still zu halten, sondern 
Kritik zu üben und unabhängig zu urteilen. Der Künstler 
spricht dem Internet das größte Potenzial zu, gesellschaft-
liche Veränderungen herbei zu führen, da das Internet die 
Plattform in China ist, auf der in den letzten zehn Jahren 
die wichtigsten politischen Debatten ausgelöst und disku-
tiert worden sind. 

Ai Weiwei wird 1957 in Peking als Sohn des chinesischen 
Dichters und Regimekritikers Ai Quing geboren. Er wächst 
während der Kulturrevolution unter Mao Tse-tung auf 
und wird kommunistisch erzogen. Da sein Vater in der 
Verbannung leben muss, wächst Ai Weiwei zunächst in 
der Mandschurei und in Xinjiang auf. 1978 schreibt sich 
der 21-jährige an der Pekinger Filmakademie ein. Er ist 
Gründungsmitglied der Künstlergruppe „Stars Group” 
(1979), die eine Kunst nach staatlichen Leitlinien ablehnt. 
In den USA lebt Ai Weiwei von 1981 bis 1993, hier vor 
allem in New York City. Während seines Aufenthalts in 
New York schließt er sein Studium an der Parsons School 
of Design ab. 

Die Erkrankung seines Vaters ruft den Künstler 1993 
wieder nach Peking zurück, wo er auch heute noch im 
Kunstbezirk Dashanzi lebt. 1994 gründet er die Galerie 
„China Art Archives and Warehouse” für experimentelle 
Kunst in Peking. Er zählt zur ersten Generation westlich 
inspirierter Avantgarde-Künstler in China. In seinem Werk 
setzt sich der Künstler  mit den gravierenden Veränderungen

20

Ai Weiweis blog https://blog. aiweiwei.com
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in China  auseinander, die seit der wirtschaftlichen Öffnung 
des Landes zu beobachten sind. Dabei kritisiert er die 
Verstöße gegen die Menschenrechte, die wirtschaftliche 
Ausbeutung und die Umweltverschmutzung in China. 

Formal bezieht sich Ai Weiwei in seinen Arbeiten immer 
wieder auf die künstlerische Tradition Chinas. Objekte, die 
er in Installationen verwendet, sind zum Beispiel Antiqui-
täten oder spirituelle Gegenstände, die er in einen neuen 
Zusammenhang stellt.

Bei der Konstruktion des Nationalstadions in Peking („Vo-
gelnest”) für die Olympischen Spiele 2008 steht Ai Weiwei 
als künstlerischer Berater dem Schweizer Architektenbüro 
„Herzog & de Meuron” zur Seite, verzichtet selbst aber auf 
seine Teilnahme an der Eröffnungsfeier der Spiele.

2007 nimmt Ai Weiwei an der documenta 12 teil. Dafür 
gestaltet er das Projekt „Fairytale”. 1001 Chinesen aus allen 
Berufen und allen Religionen Chinas sowie 1001 Stühle 
bringt der Künstler mit nach Kassel. Unter ihnen sind 
Bauern oder Angehörige von Minderheiten, die bisher 
nicht einmal einen offiziellen Namen hatten. Die Reise 
nach Deutschland ist für die meisten Beteiligten die erste 
dieser Art, die sie sich allein niemals hätten leisten können. 
Ebenso lässt er die Installation „Template” errichten, die 
aus antiken chineischen Tempeltüren und -Fenstern zu-
sammengesetzt ist, die dem Bauboom in China zum Opfer 
gefallen sind.

Ein Beispiel für sein gesellschaftliches und politisches 
Engagement ist Ai Wieweis Einsatz für die Opfer des Erd-
bebens 2008 in der chinesischen Provinz Sichuan. Unter 
den etwa 80 000 Opfern sind mehrere tausend Kinder, die 
unter den Trümmern eingestürzter Schulen begraben wur-
den. Die Nachbargebäude der Schulen blieben auffallend 
oft unbeschädigt, so dass der Vorwurf des Pfuschs am Bau 
bei diesen Schulen erhoben wird.  Die Regierung weist die-

sen Vorwurf weit von sich. Mit einem Team von 30 Freiwil-
ligen recherchiert Ai Weiwei die Namen der Opfer – gegen 
den Widerstand der Regierung, die die Anzahl der Toten 
verschweigt und den Eltern der Opfer mit Repressalien 
droht, sollten sie den Namen ihres verunglückten Kindes 
nennen. Trotzdem kann der Künstler auf seinem Blog bis-
her über 4000 Namen der beim Erdbeben umgekommenen 
Kinder veröffentlichen. Im Haus der Kunst München zeigt 
Ai Weiwei im Herbst 2009 im Rahmen seiner Ausstellung 
„So sorry” die Installation „Remembering”. Die Instal-
lation von 9000 Schulrucksäcken soll an die vermissten 
und umgekommenen Kinder von Sichuan erinnern. Von 
weitem betrachtet ergeben diese Rucksäcke das Zitat einer 
Mutter, die bei dem Erdbeben ihre Tochter verlor: „Sieben 
Jahre lebte sie glücklich auf dieser Welt.”

Aufgrund seines politischen und gesellschaftlichen Enga-
gements ist Ai Weiwei regelmäßigen Repressalien durch 
chinesische Behörden und der Polizei ausgesetzt. Aktuells-
tes Beispiel dafür ist der gewalttätige Übergriff von Poli-
zisten auf den Künstler in einem Hotelzimmer im August 
2009. Der Polizeieinsatz fand am Vorabend des Prozesses 
gegen einen von Ai Weiweis Mithelfern bei seinen Recher-
chen über die Erdbebenopfer von Sichuan statt. Der Künstler 
wurde derart von den Staatsbeamten geschlagen, dass er 
in der Folgezeit eine Gehirnblutung erlitt und in München 
notoperiert werden musste. Ai Weiwei sieht sich selbst 
nicht als Aktionist sondern als Erforscher der Wahrheit 
und des Zustandes der Gesellschaft.

„Der Mensch ist nicht das allen anderen überlegene Wesen, 
sondern nur ein Teil des Ganzen. Effizienz kann nicht sein 
Ziel sein. Mich in diese alten Gedanken einzufinden – das 
sind meine Tagträume.” (ZEITmagazin LEBEN, 21.06.2007, Nr. 26)
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Linke Seite: Zwerg / Lukas Helmig Sara Hershkowitz, Peter Marsh, Damen des Chores, Damen des Extrachores; 
Rechte Seite: Zwerg / Peter marsh, Sara hershkowitz, Lukas Helmig, Damen des Chores



23





Ai Weiwei – Zemlinsky

Dokumentation

Zwerg / Peter Marsh, Nadine Lehner
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“I think that competing with 
nature is basically a western idea. 
As a chinese, you’re always part 
of your surroundings. Nature 
can be a man-made or an indus-
trial post-modern society, I be-
lieve that you’re always part of it 
and consciously or unconsciously 
you’re in there, trying to build up 
some kind of relationship.”Ai Weiwei



„WHERE IS BREMEN?”

Bühnen- und Bildende Kunst im Theater Bremen zu ver-
einen, das war zuletzt in der Produktion der Oper „Salome” 
mit Christian Ludwig Attersee gelungen. Die Idee, renom-
mierte Künstler für den visuellen Teil einer Inszenierung 
ins Haus zu holen, wollten wir weiter verfolgen. In einer 
ersten Planungsrunde stand Ai Weiwei ganz oben auf der 
Liste unserer Wunschkandidaten – zugegeben mit geringer 
Hoffnung auf Realisierung. Der berühmteste chinesische 
Künstler ist international sehr beschäftigt, meist gleichzei-
tig in zahlreichen Projekten, und so blieben Anfragen über 
seine Agentur zunächst unbeantwortet. 

Szenenwechsel.
Sunshine State, so wird Florida ja oft genannt, und ich 
freute mich auf ein paar warme Tage mitten im Dezember, 
als ich im letzten Jahr zur Kunstmesse Art Basel Miami 
aufgebrochen war. Und dann? Einer der kältesten Tage in 
Miami seit Jahren. Etwas verfroren ging ich also über die 
Messe, glücklich zufällig meine alte graubraune Wollmütze 
auf dem Kopf zu haben. Da sprach mich beim Schlendern 
durch die Gänge ein sympathischer Asiate an: „May I take a 
picture; I like your funny hat?“ – „Yes, of course – you are loo-
king like Ai Weiwei” meine Antwort und „I am Ai Weiwei” 
seine. „You have to come to Bremen!” meine Spontanreaktion 
und seine Rückfrage „Where is Bremen?”. Kurz erklärte ich 
ihm: „It is a beautiful town in the north of germany”. Adressen 
wurden getauscht und die Dinge nahmen ihren Lauf. 

Es folgte die Einladung durch den Intendanten Hans-Joachim 
Frey, zusammen mit der Ausstattungsleiterin Monika Gora 
Bühne und Kostüme für eine Opernproduktion zu entwerfen. 
Es ist uns eine große Freude und Ehre, dass wir die Ge-
staltung des ersten Bühnenbildes eines so bedeutenden 
Künstlers hier in Bremen umsetzen können!

Annette Schneider,
Kuratorin Theatergalerie Bremen

Ai Weiwei mit Kuratorin Annette Schneider auf der Art Basel, 
Miami 2008, Foto: Ai Weiwei
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Generalintendant Hans-Joachim Frey mit Ai Weiwei in Bremen
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AI WEI WEI

Der Kunstmarkt liebt Künstler mit einem wieder erkenn-
baren Stil, mit sich wiederholenden Themen, eben mit einer 
Handschrift – und sei es die Brechung, die Vielseitigkeit der 
künstlerischen Idee. Die Kunstszene bevorzugt Künstler, 
die irritieren, anregen, Neues wagen und immer mal wie-
der etwas Anderes ausprobieren. Die Gesellschaft braucht 
Künstler, die sich verantwortlich zeigen für die Welt, in der 
sie leben, und die solche Werke schaffen, die das widerspie-
geln. Diese Künstler stehen auch mit ihren Worten und 
ihren Taten dafür ein.

Ai Weiwei ist einer der ganz wenigen Künstler, der alles 
drei Gesagte erfüllt und der weltweit wirksam als unabhän-
gige künstlerische und moralische Autorität geachtet wird.

Er ist der Kopf eines großen Studios, das sowohl riesige 
Architekturen entwirft und realisiert, Filme produziert, 
Ausstellungen kreiert, Bühnenbilder entwirft und medial 
wirksam zu gesellschaftlichen und politischen Fragen un-
erschrocken Stellung bezieht. Sein Blog im Internet ist eine 
Fortsetzung der „Sozialen Plastik” von Joseph Beuys und 
zugleich wie Ai Weiwei sagt „eine einfache und effektive 
Weise, sich gegen den Totalitarismus zu behaupten.”

Die beiden wichtigsten Arbeiten der letzten Jahre sind  sein 
dreiteiliges Werk  für die documenta 12, 2007 in Kassel 
sowie die Realisation des „Vogelnest” genannten Stadions 
für Olympia 2008 in Peking (zusammen mit den Basler 
Architekten Herzog/de Meuron). Dazu kommen seine immer 
unkonventionellen Interventionen und Kommentare, z.B. 
zum westlichen Kapitalismus oder zu Fragen von Ehrlich-
keit in seiner Heimat China, oder dem Thema „Entschuldi-
gungen”. So nennt er seine große Ausstellung im Münchener 
Haus der Kunst „So sorry” – bei wirklichen Verbrechen 
könne ein Staat, eine Gesellschaft, ein Mensch nicht einfach 
nur sich entschuldigen – aber zugleich mahnt er an: wenig-
stens das sollte auch ein starker Staat können!

Sein Denken ist durch die fünftausend Jahre alte Kultur 
Chinas ebenso bestimmt wie durch das Denken eines 
Marcel Duchamp, der den Künstler als moralisch-wissen-
schaftliche Instanz und den Betrachter als den Vollender 
des Kunstwerks sah. Er studierte in China, lebte 10 Jahre 
bis 1990 in den USA, danach wieder bewusst IN dem sich 
verändernden China, dessen Beobachter und international 
meist beachteter Künstler und auch Kritiker er geworden ist.

documenta 12 „Fairytale”, Foto: Wulf Herzogenrath
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„Fairytale” auf der weltweit meist beachtesten Kunstaus-
stellung documenta 12, 2007 in Kassel war die Realisie-
rung eines Märchens, denn es gelang ihm – wie bisher in 
der langen Geschichte der Ausstellung keinem anderen 
Künstler vorher – der selbstverständliche Mittelpunkt der 
documenta12 zu werden, die von Roger Bürgel und Ruth 
Noak verantwortet wurde. Beide willigten ein, Ai Weiweis 
Konzept komplett zu realisieren: 1001 Chinesen für einige 
Wochen nach Kassel einzuladen, 1001 alte chinesische 
Stühle, zumeist aus der Quing Dynastie (1644 – 1911), 
in Gruppen für Gespräche und zum Ausruhen in der 
Ausstellung zu verteilen sowie Hunderte von alten Türen 
und Fenstern zu einer Großskulptur zusammenzusetzen. 

Die Begegnungen und Erlebnisse der überhaupt erstmals 
reisenden Chinesen, die weder von Deutschland noch von 
einer Avantgarde Kunst bisher etwas gehört hatten, die 
kommunikativen Prozesse unter den Besuchern in den 
Stuhlkreisen – das waren für alle große Erlebnisse. Typisch 
für Ai Weiwei war, dass er – nach dem ein Wirbelsturm die 
monumentale Tür-Skulptur niederwarf – diese Veränderung 
sofort akzeptierte und die chaotisch wirkende, durch die 
Natur geschaffene Form nunmehr derjenigen vom Men-
schen geschaffenen Struktur bevorzugte – alle diese Werke 
scheinen Metaphern für das menschliche Zusammenleben 
zu sein. Sichtbar wird dies in seinem Gesamt-Kunstwerk, 
dem Film „Fairytale”: von 20 Film-Teams wurden Doku-
mentationen auf ca. 1.500 Stunden festgehalten, zunächst 
für einen Film von 8,9 Stunden Länge – am Ende wurden 
daraus immerhin noch 3 Stunden! Dieser Film fasst das 
zutiefst humane, künstlerisch sensible Denken und Tun 
von Ai Weiwei eindrucksvoll zusammen. Der künstlerische, 
gesellschaftliche Ansatz wird sichtbar. 

Kunst und Leben eine Einheit – selten ist diese Forderung 
mit und für die Menschen verständlicher umgesetzt.
 

Wulf Herzogenrath,
Direktor der Kunsthalle Bremen

documenta 12 „Fairy Tale”, Foto: Wulf Herzogenrath
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In den Werkstätten Ai Weiwei‘s.
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Duell der Fotografen.
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Monika Gora und Ai Weiwei lassen sich vom „Vogelnest“, dem Pekinger 
Nationalstadion, inspirieren. 
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Ai Weiwei‘s typische Arbeitsweise.
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Bei der Bauprobe im Theater Bremen: Generalintendant 
Hans-Joachim Frey und Ai Weiwei stellen das Bühnenbild vor.
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Ein kreatives Arbeitstreffen in Bremen. Monika Gora (Ausstattungsleiterin), 
Ai Weiwei, Carsten Schmid (Leiter der Werkstätten), Hans-Georg Wegner 
(Chefdramaturg) und Andreas Bode (Regisseur).
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In der Schlosserei des Theater Bremen werden Bremer Fahrräder zu Kunstwerken.

Zum ersten Mal steht die Installation auf der Bühne. 
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Die Techniker des Theater Bremen montieren Ai Weiwei‘s Installation für die „Florentinische Tragödie”.
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Die Balkenstruktur für den „Zwerg” schwebt im Bühnenhimmel.
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Links: Ai Weiwei zeichnete für die Kostüme zum „Zwerg” die Figurinen, die dann in den Schneiderwerkstätten des 
Theater Bremen umgesetzt werden. Für diese Kostüme kommen selten verwendete Materialien zum Einsatz. 
Rechts: Steffi Lehmann probiert das Kleid der Infantin an. 
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Links: Kostümentwürfe Ai Weiwei‘s für die Solisten im „Zwerg”. Oben: Ein Entwurf für die Zofen.
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Von den Schneiderinnen des Theater Bremen ist in dieser Arbeit ebensoviel Erfindungs-
geist wie handwerkliche Erfahrung gefordert. Jedes Kostüm ist ein Unikat.
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„Ich schätze die Vernunft 
der Deutschen. Sie macht 
den Umgang mit ihnen 
unkompliziert.” Ai Weiwei



www.theaterbremen.de

„Die Schwächen und Fehler der 
Menschen sind Teil ihrer Einzig-
artigkeit, die sich nicht ignorieren 
lassen. Die eigenen Fehler zu be-
kämpfen kann gefährlich sein, man 
muß mit ihnen leben.”          Ai Weiwei


