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Michael Ende / Elisabeth Naske 

Der satanarchäolügenialkohöllische 
Wunschpunsch  

Familienoper nach Michael Ende
Libretto: Theresita Colloredo  

Besetzung:  
Sopran, tiefer Mezzosopran oder Alt, Tenor, Bariton, 2x Bass (als 
Doppelrolle ausführbar) 

Orchesterbesetzung:  
2 Flöten (auch Piccolo), 2 Oboen (auch Englischhorn), 2 Klarinetten, 1 
Fagott, 2 Hörner, 1 Trompete, Tuba, Percussion (2 Spieler), Klavier 
und Orgel (Synthesizer), 6x Violine I, 5x Violine 2, 4x Viola, 3 Violon-
celli, 2x Kontrabass 

Kammerfassung: 
1 Flöte (auch Piccolo), 1 Oboe (auch Englischhorn), 2 Klarinetten (2. auch Bassklari-
nette), Schlagzeug (3 Spieler*innen), Klavier/Orgel (Synthesizer) (1 Spieler*in), 2x Vio-
line 1, 2x Violine 2, 1x Viola, 1x Violoncello, 1x Kontrabass (die Besetzungsstärke der 
Streicher kann und soll den jeweiligen räumlichen Gegebenheiten angepasst werden) 

Fassung für großes Orchester ohne Blech: 
2 Flöten (auch Piccolo), 2 Oboen (auch Englischhorn), 2 Klarinetten (auch Bassklari-
nette), 1 Fagott, Schlagzeug (3 Spieler*innen), Klavier/Orgel (Synthesizer) (1 Spie-
ler*in), 4x Violine 1, 3x Violine 2, 2x Viola, 2x Violoncello, 1x Kontrabass (die Beset-
zungsstärke der Streicher kann und soll den jeweiligen räumlichen Gegebenheiten 
angepasst werden) 

Empfohlen für Kinder ab 6 Jahren 

Der böse Zauberer Beelzebub Irrwitzer und die hinterhältige Hexe 
Tyrannja Vamperl haben ein großes Problem: Das Jahresende naht, 
und sie haben ihr Soll an bösen Taten noch nicht vollbracht. Das wird 
seiner Höllischen Exzellenz sicherlich nicht gefallen! Ihre letzte 
Chance ist der satanarchäolügenialkohöllische Wunschpunsch. Doch 
Kater Maurizio und der Rabe Jakob Krakel verhindern in letzter Mi-
nute, dass der Punsch aller Pünsche die gewollte Wirkung erzielt. 

Elisabeth Naske haucht sowohl den schaurig-dämonischen als auch 
den urkomischen Szenerien dieses fantastischen Stoffes musikali-
sches Leben ein. Ihre beeindruckende stilistische Spannweite reicht 
dabei von Mitteln des aktuellen Musiktheaters über Jazz- und Swing-
elemente bis hin zum würdevollen Rezitativ vergangener Epochen. 

Michael Ende 
© Caio Garubba 
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Esther Hilsberg: 

Max und Moritz 

Kammeroper nach Wilhelm Busch 
Libretto: Holger Potocki 

Besetzung: 

Sopran (altern. Tenor), 2 Mezzosopran (1 altern. Bariton), Bass-
Bariton, Bariton 

Instrumentalbesetzung:  

Klarinette, Klavier, Violine, Violoncello 

Empfohlen ab 5 Jahren 

Nichts und niemand ist vor Max und Moritz sicher! Die Hühner der 
Witwe Bolte nicht, lebendig nicht und gebraten schon gar nicht. Der 
Schneider Böck nicht, der ein unfreiwilliges Bad nimmt. Der Lehrer 
Lämpel nicht, dem sie Schießpulver in die Pfeife stecken. Und auch 
nicht die Getreidesäcke des Bauern Mecke. Doch hier treiben Max 
und Moritz es in ihrem Übermut schließlich zu weit und landen als 
betrogene Betrüger selbst zwischen den Mühlsteinen.  

Esther Hilsberg 
© privat 



Esther Hilsberg: 

Die chinesische Nachtigall 

Kammeroper nach Hans Christian Andersen
Libretto: Holger Potocki 

Besetzung:  
Koloratursopran/Soubrette, lyrischer Sopran mit Koloratur, 
Mezzosopran, Tenor, Bariton/Bassbariton, Kind 
(alternativ auch in der Besetzung 5 D - 2 H und 2 D - 4 H erhältlich) 

Instrumentalbesetzung:  
Flöte, Klavier, Harfe, Violoncello 
oder Flöte, Klavier  

Empfohlen ab 6 Jahren 

Jeden Tag bekommt der Kaiser von China kostbare Geschenke aus 
aller Welt, so viele, dass er beim Auspacken regelmäßig einschläft. 
Doch eines Tages hört er, dass es eine Nachtigall gäbe, deren 
lieblicher Gesang noch wunderbarer sei als der ganze Palast und alle 
Kostbarkeiten darin. Sofort weist der Kaiser seine Diener an, die 
Nachtigall zu suchen und zum Schloss zu bringen. Als er sie 
schließlich singen hört, ist er zu Tränen gerührt. Und er möchte sie 
behalten, jeden Tag soll sie nun für ihn singen. Die Nachtigall will 
ihm gerne zu Diensten sein, doch das Leben im goldenen Käfig macht 
sie traurig. Als der Kaiser von Japan eine prunkvolle, künstliche 
Nachtigall als Geschenk schickt, soll sie mit dem Metallvogel auch 
noch im Duett singen. Der ganze Hofstaat ist von der perfekten 
Koloraturdramatik des Automaten begeistert, doch die echte 
Nachtigall verstummt und fliegt schließlich zurück in den Wald. 
Lange Zeit später besucht der Tod den Kaiser, er weicht ihm nicht 
mehr von der Seite und gemahnt ihn all an seine schlechten Taten. 
Die künstliche Nachtigall ist längst verrostet und nun erkennt der 
Kaiser, wie schlecht der Tausch war, den er damals gemacht hat.  

Die wunderschöne Fabel über den Gegensatz von künstlicher Perfektion 
und der natürlichen Schönheit des Gesangs bezaubert Kinder und 
Erwachsene gleichermaßen und eröffnet einen märchenhaften Raum, in 
den die Sänger ihr junges Publikum immer wieder mit einbeziehen. "Die 
chinesische Nachtigall" steht für modernes Musiktheater, das mit 
eingängigen Melodien mitreißt und durch eine anschauliche szenische 
Umsetzung nahegeht.  

Esther Hilsberg 
© privat 



Erich Kästner / Jakob Gruchmann: 

Die Konferenz der Tiere 
Musiktheater mit einem Libretto von 
Manuela Widmer 

Besetzung: 

2x Mezzosopran, Tenor, Sprechrolle, Chor (SATB), Kinderstimmen 
mit Akkordinstrument (Banjo/Gitarre/Ukulele) 

Instrumentalbesetzung: 

Alt-Saxophon, Trompete, Posaune, Violine, Violoncello, Kontrabass, 
Percussion (1 Spieler) 

Eine Bearbeitung für die Bürgerbühne, geeignet auch für 
Musikschulen 

Empfohlen ab 6 Jahren 

Eines Tages, beim Abendschoppen am Tschadsee, wird es den Tieren 
zu dumm. Der Löwe Alois, der Elefant Oskar und das 
Giraffenmännchen Leopold schlagen ihre Zeitungen zusammen und 
ärgern sich über die Menschen. Eine Konferenz nach der anderen 
rufen diese unbelehrbaren Kerle ein und bringen doch nur immer 
neue Kriege zustande. Etwas muss geschehen! Denn schließlich geht 
es um die Kinder. Die kleinen Menschen können doch nichts dafür, 
dass ihre Eltern uneinsichtig und stur sind. Alois, Oskar und Leopold 
beschließen, selbst eine Konferenz einzuberufen: die erste und einzige 
"Konferenz der Tiere", auf der endlich ein friedliches Leben für alle 
beschlossen werden soll. Doch eine solche Konkurrenz wollen sich die 
Menschen natürlich nicht gefallen lassen. Die Tiere müssen sich eine 
ganze Menge einfallen lassen, damit ihr Plan am Ende doch noch 
gelingen kann. 

Dieses Musiktheater macht Spaß beim Musizieren und Zuhören, 
denn alle Beteiligten sind dazu eingeladen, zu improvisieren und 
Varianten zu bilden! Im Kern tonal und dann häufig dissonant 
angeschärft, „zwischen kreativ geformter Tradition und Elementen 
der Avantgarde“ (J. Gruchmann), basieren viele Orchesterstücke auf 
bekannten Satzmodellen wie Marsch, Fanfare und Tango, so dass 
kleine Hörer spielerisch an Techniken der Avantgardemusik 
herangeführt werden. 

Erich Kästner 
© J. Kaspar Plaas

Jakob Gruchmann 
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Herr Gruchmann, wie haben Sie das 
gemacht?  

Sie haben viele didaktische Werke in Ihrem Werkverzeichnis. Welchen Stellen-
wert haben diese Stücke in Ihrem Schaffen und was motiviert Sie, immer wieder 
Musik für junge Musikerinnen und Musiker zu schreiben? 

Die didaktische Musik ist ein sehr wichtiger Teil meines kompositorischen Schaf-
fens! Die Motivation ist bei mir da, weil ich mich selbst so gut in die Lage von 
jungen Musikerinnen und Musikern hineinversetzen kann. Ich selbst habe als 
Kind beispielsweise oft bei dem österreichischen Musikwettbewerb „Prima la 
musica“ mitgemacht und da hat man immer auch ein neues Stück aus den letzten 
10 Jahren aufführen müssen. Da habe ich dann häufig Stücke für mich und Kol-
legen geschrieben. Daher weiß ich ziemlich genau, welche Musik lernende Kin-
der gerne spielen, was sie brauchen und was auch eine Herausforderung für sie 
ist. Das ist einfach ein ganz spannendes Abenteuer, das sie durch so ein neues 
Stück erleben können. Und spannend ist es auch für mich, weil man diesen Zu-
gang aus der traditionellen Volksmusik oder Klassik zu neuen Klangwelten erst 
einmal schaffen muss. Es ist selten, dass Kinder gleich mit neuer Musik aufwach-
sen und umso spannender ist es, sich damit zu beschäftigen, wie man mit didak-
tischer Musik da den Horizont erweitern kann. 

Wie zeitgenössisch kann man heute für ein junges Publikum schreiben? 

Zeitgenössische Musik ist natürlich eine riesige Palette und man müsste auch fra-
gen, was man eigentlich ganz genau darunter versteht. Aber ich glaube schon, 
dass das Zeitgenössische dasjenige ist, was letztendlich auch ein junges Publikum 
fesselt oder bei einem jungen Publikum ankommt, solange es nicht krampfhaft 
nur darum geht, originell und zeitgenössisch zu sein. Aber ich glaube, das kommt 
ganz automatisch: Wenn man wirklich etwas schreibt, das authentisch ist und in 
diese Zeit, in der es komponiert wird, auch wirklich hineinpasst, aus dieser Zeit 
heraus spricht und in diese Zeit hinein spricht, dann entsteht automatisch 
etwas sehr Aktuelles, Spannendes, Zeitgenössisches. 

Wie sind Sie dazu gekommen, die „Die Konferenz der Tiere“ von Erich Kästner 
zu vertonen? 

Manuela Widmer ist tatsächlich schon mit dem fertigen Libretto zu mir gekom-
men und wollte mich gern als Komponisten für das Projekt – und so ist das ent-
standen. Ich kenne das Stück aber natürlich schon seit Kindertagen – wir haben 
das in der Schule gelesen und es hat einen ganz bleibenden Eindruck bei mir hin-
terlassen. 

Wie aktuell ist Erich Kästners „Konferenz der Tiere“ heute noch? 

Einerseits ist „Die Konferenz der Tiere“ ja ein zeitloser Stoff – aber natürlich 
auch jetzt gerade wieder ganz aktuell, angesichts der sich immer dramatischer 
abzeichnenden Klimakrise. Anscheinend ist die Menschheit vor lauter Bürokratie 

Jakob Gruchmann 
© privat



ja wirklich nicht in der Lage, einmal tatkräftig zu werden. Und kriegerische Aus-
einandersetzungen werden weltweit betrachtet ja auch nicht weniger, auch wenn 
wir hier in Mitteleuropa in einer Friedenszeit leben. Unfriede ist eben doch eine 
Krankheit der Menschheit, wenn man die letzten Jahrtausende so überblickt. 

Ihr Musiktheaterstück „Die Konferenz der Tiere“ nennen Sie ein „Community 
Music Drama“. Was hat es damit auf sich? 

Das Kommunizierende spielt eine sehr zentrale Rolle – sowohl zwischen Publi-
kum und Ausführenden als auch zwischen den verschiedenen Musikern, von Kin-
derchören und Laienmusikern bis zu Profimusikern. Und auch die Kommunika-
tion zwischen Musik und Schauspiel, zwischen Alt und Jung – deshalb haben 
Manuela Widmer und ich uns für dieses Genre entschieden. Ich könnte mir gut 
vorstellen, dass das sogar komplett etwas Neues ist, aber das müsste man einmal 
genauer recherchieren ... 

Gibt es Szenen in Kästners Buch, die Sie von Anfang an ganz besonders ange-
sprochen haben bzw. bei denen Sie vielleicht sofort eine Klangvorstellung hat-
ten? 

Was mir sofort im Ohr war, ist diese Aktion der Tiere, die die ganzen Akten zer-
fetzen und zerknabbern. Oder aber die Stelle, an der die Uniformen der Menschen 
von den Motten zerfressen werden. Das sind Dinge, die ich sofort im Ohr hatte. 
Von Anfang an wusste ich auch, dass ich mich sehr viel mit den ganzen Tierge-
räuschen beschäftigen würde. Schon im Libretto gibt es da ganz interessante An-
weisungen, wie „bellend“, „fliegend“, „flossenklatschend“, „flügelschlagend“, 
„galoppierend“, „krähend“, „röhrend“, „schnabelklappernd“, „stampfend“, „stol-
zierend“, „trompetend“, „wiehernd“ usw. All diese Sachen habe ich irgendwie 
umsetzen müssen in Musik. Ich habe natürlich Ideen, wie all das musikalisch 
klingen könnte, aber die spannende Frage ist immer: Wie notiere ich das? Es soll 
ja genau so klingen, wie ich es mir vorstelle, aber auch für die Ausführenden 
verständlich sein. Und bei einem „Community Music Drama“ bringt es mir 
nichts, so komplex wie beispielsweise Helmut Lachenmann zu notieren, weil es 
auch für die Kinder und Laien verständlich sein muss, ohne die Klänge, die ich 
im Kopf habe, allzu sehr zu verfälschen. Aber auch bei komplexer notierten Stel-
len geht es mir nicht darum, dass das Ganze perfektionistisch gespielt wird, son-
dern die Lust und Freude am Musizieren soll ganz klar im Vordergrund stehen! 
Die Grenze zwischen Komposition und weitergeführter Improvisation spielt eben 
auch eine ganz besondere Rolle in meinem Stück ... 

Mit welchem Musikstück oder welcher Szene haben Sie die Arbeit an der „Kon-
ferenz der Tiere“ begonnen? 

Immer, wenn ich etwas komponiere, gehe ich erst einmal mit der Idee schwanger 
und nach und nach wird dann so ein Gesamtkonzept immer klarer. Das ist so, als 
wenn man im Nebel auf etwas zugeht und es umso sichtbarer wird, je näher man 
dem kommt. Und dann kommt irgendwann der Punkt, an dem ich anfange, ge-
wisse Details schon einmal zu skizzieren. Aber konkret aufgeschrieben habe ich, 
meine ich, zuallererst den Kindersong, also das erste Lied im ersten Akt Szene 1 
„Lies uns bitte noch was vor“. 

junge töne 
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Und welches Musikstück bzw. welche Szene gefällt Ihnen persönlich im Nach-
hinein betrachtet am besten? 

Ich denke, das Ganze ist in seiner Mischung einfach gut gelungen. Also es gibt 
Instrumentalstücke, Kanons, rhythmische Stücke, Sprechstücke, Lieder und 
Songs (die ein wenig mehr in Richtung Pop gehen) usw. und diese Mischung 
gefällt mir einfach. Aber was ich, wenn ich das ganz spontan so sagen darf, auch 
sehr gelungen finde und was auch gut funktionieren wird, ist zum Beispiel die 
„Mäuse-Akten-Schnitzeljagd“ aus dem zweiten Akt oder auch „Die Mäuse kom-
men!“ – das darauf folgende Instrumentalstück. Aber insgesamt ist es für mich 
diese Vielfalt an Stücken, die dann auch mit dem Schauspiel zusammen ihre ganz 
besondere Wirkung entfaltet. 

Wie führen Sie ganz konkret in Ihrem Stück junge Menschen an die Bereiche der 
sogenannten neuen Musik heran? 

Für mich kann man die Elemente der Musik ganzheitlich auch z.B. im Alltag 
erleben. Diese Szene, in der all die Menschen zu der Konferenz anreisen und man 
den ganzen Verkehrslärm hört: den Zug, die Flugzeuge, die Autohupen und so – 
das ist natürlich sehr experimentell von den Klängen her, auch mit erweiterten 
Spieltechniken. Wenn man es so nennen will, ist das natürlich auch neue Musik. 
Aber eben mit der Idee, durch den konkreten Kontext die Kinder an diese Klang-
welten heranzuführen. Es ist auch spannend, in den Proben zu erleben, ab wann 
der Punkt kommt, an dem die Musiker das auch im richtigen Geist auffassen. 

Das Interview führte Claus Woschenko 

junge töne 
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Agnès de Lestrade / Martin Zels: 

Die große Wörterfabrik 
Kammeroper von Martin Zels nach dem Bilderbuch von 
Agnès de Lestrade und Valeria Docampo 
Libretto: Martin Zels 

Besetzung: 
Countertenor (oder Mezzosopran) und 4 Sprech- bzw. Singstimmen 
(2 D, 2 H), teilweise auch als Instrumentalisten 

Instrumentalbesetzung: 
Percussion (Marimbaphon, Vibraphon, Gong, Tamtam, Große 
Trommel, Kleine Trommel, 2 Temple Blocks, Triangel), Loopstation, 
Violine, Violoncello 

Empfohlen ab 7 Jahren 

Im Land der großen Wörterfabrik werden die Wörter industriell 
gefertigt und verlassen als teure Waren die Fabrikhallen. Und weil 
leider nicht alle Menschen das nötige Geld haben, um sich wortreiche 
Sätze oder gar Geschichten zu kaufen, wird in diesem Land 
überhaupt sehr wenig gesprochen. Manchmal fliegen ein paar Wörter 
durch die Luft und die Kinder fangen sie mit Schmetterlingsnetzen. 
Auf diese Weise hat Paul "Kirsche", "Staub" und "Stuhl" gefangen. Drei 
Wörter, die er Marie zum Geburtstag schenken will. Eigentlich würde 
er ihr gerne sagen, dass er sie sehr liebhat. Aber dafür hat er leider 
nicht genug im Sparschwein. Dumm nur, dass auch Oskar in Marie 
verliebt ist! Oskars Papa hat nämlich schrecklich viel Geld und daher 
kann Oskar Marie auch eine famose Liebeserklärung mit mehreren 
ganzen Sätzen machen – die kostet ein Vermögen! Wie kann Paul 
dagegen ankommen?  

"Die zentrale Idee dieser Komposition folgt dem Buch mit dem Entwurf einer 
ausschließlich musikalisch erbauten Welt, in der das gesprochene Wort plötzlich 
zum ungewohnten, aber kostbaren Fremdkörper wird. Der Spannungsbogen der 
Musik reicht von sehr fragilen, bisweilen rezitativartigen Passagen über stark 
szenenorientierte Nummern bis zu teils gewaltigen Klanggebäuden der 
Loopstation. Das monströse Motiv einer Wörterfabrik findet hier also in einer Art 
"Tonfabrik" seine musikalische Entsprechung. 
Beinahe durchgehend steht die meist liedhafte Partie des Countertenors/der 
Mezzosopranistin im Zentrum dieses musikalischen Erzähltheaters. Neben ihrer 
meist erzählenden Funktion sind die instrumentalen Partien im Charakter immer 
wieder deutlich mit den Protagonisten des Stückes verbunden. So zeigt sich der 
sehr unterschiedliche Reichtum der Figuren: einer plappernden, häufig lauten 
Tonsprache des Oskar steht die empfindsame, aber eher spärliche Poesie von Paul 
und Marie gegenüber."  (Martin Zels) 

Martin Zels 
© privat 



Astrid Lindgren / Jörn Arnecke: 

Klingt meine Linde 
Ein musikalisches Märchen in sechs Szenen nach der 
Erzählung von Astrid Lindgren  

Besetzung: 

2x Kindersopran, Kindersopran oder Mezzosopran, Sprechrolle, Chor 
(ein- bis dreistimmig) 

Instrumentalbesetzung: 

2 Flöten (2. auch Piccolo), 2 Oboen, 2 Klarinetten, 1 Fagott, 2 Hörner, 1 
Trompete, 1 Posaune, Klavier/Akkordeon, Pauken, 1x Viola, 2x 
Violoncello, 1x Kontrabass, zusätzlich ein Blockflötenchor mit 30 
Sopranblockflöten, Klavierauszug verfügbar 

Empfohlen ab 6 Jahren (Kinderensemble ab 10 Jahren) 

Nach dem Tod ihrer Eltern muss Malin ins Armenhaus, bis sie alt 
genug ist, sich als Magd zu verdingen. 

„Groß und unendlich ist ihr Kummer, leer und kalt liegen die Tage und 
Jahre als Bettelmädchen vor ihr. Bis sie eines Tages die Schönheit von 
Worten erlebt: Beim Bettelgang hört sie zufällig, wie den Kindern des 
Hauses ein Märchen vorgelesen wird: „Klingt meine Linde, singt meine 
Nachtigall …“ – mehr versteht sie nicht. Aber diese Worte geben ihr Leben, 
sie zehrt von ihnen, glaubt an ihre Kraft, bis tatsächlich eine junge Linde 
auf dem Kartoffelacker des Armenhauses steht, von Malin herbeigeglaubt 
und herbeigesehnt. Dieser Linde schenkt sie ihre Seele, damit sie auch 
wirklich klingt und singt.“ (Monika Osberghaus) 

Astrid Lindgren 
© Roine Karlsson 

Jörn Arnecke 
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Astrid Lindgren / Jörn Arnecke: 

Ronja Räubertochter 
Musiktheater für die große Bühne von Jörn Arnecke 
Libretto: Holger Potocki 

Besetzung: 
2 Sopran, Lyrischer Mezzosopran, Tenor, Bass, Sprechrolle; Chor: 
Damenchor, Herrenchor (Chorsolist Tenor, Chorsolist Bass), Kinderchor 

Orchesterbesetzung: 
2 Flöten (2. auch Piccolo), 2 Oboen (2. auch Englischhorn), 2 Klarinetten (2. 
auch Bassklarinette), 2 Fagotte (2. auch Kontrafagott), 4 Hörner, 2 
Trompeten, 2 Posaunen, Pauken, Percussion (1–2 Spieler), Harfe, 5x Violine I, 
4x Violine II, 3x Viola, 3x Violoncello, 2x Kontrabass 

Kammermusikalische Besetzung: 
2 Flöten (2. auch Piccolo), Oboe (auch Englischhorn), 2 Klarinetten (2. auch 
Bassklarinette), Fagott (auch Kontrafagott), 2 Hörner, Trompete, 
Tenorbassposaune, Harfe, Pauken, Schlagzeug (1 Spieler), Streicher 
(mindestens 3x Violine I, 3x Violine II, 2x Viola, 2x Violoncello, 1x Kontrabass) 

Empfohlen ab 8 Jahren 

Mitten im Wald, zwischen Räubern, Graugnomen und Wilddruden, 
wächst Ronja, die Tochter des Räuberhauptmanns Mattis, auf. Eines 
Tages trifft sie auf ihren Streifzügen Birk, den Räubersohn aus der 
verfeindeten Sippe von Borka. Und als die Eltern den beiden 
verbieten, Freunde zu sein, fliehen Ronja und Birk in die Wälder. 

Jörn Arneckes mitreißend emotionale Musik lebt von ihrer 
farbgewaltigen Instrumentation ebenso wie von ihrer stilistischen 
Vielschichtigkeit. Hier verschmelzen impressionistische, 
expressionistische und Avantgarde-Töne zu einem Klangzauber, der 
Ronjas märchenhafte Welt wahr werden lässt. 

"Ein Geniestreich" 
"Aus dem weltberühmten Buch Astrid Lindgrens ist (...) allerbestes 
Musiktheater geworden, denn die Komposition von Jörn Arnecke ist das, 
was man einen Geniestreich nennt. (...) Arnecke findet Klänge, die aus dem 
Moment geboren scheinen und völlig selbstverständlich in ein 
lebensechtes Räuberland passen. Sie tönen nicht illustrativ, sondern 
raffiniert." (Wolfram Goertz, Rheinische Post) 

Astrid Lindgren 
© Roine Karlsson 

Jörn Arnecke 
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Astrid Lindgren / Peter Leipold: 

Mio, mein Mio 
Familienoper nach Astrid Lindgren mit einem 
Libretto von Friederike Karig 

Besetzung: 
2x Sopran, 2x Mezzosopran, 2x Tenor, Bariton, Bass, Kinderchor  
(mit Solo) 
Die Doppelbesetzung der Personen ist von den Autoren ausdrücklich 
erwünscht 

Orchesterbesetzung: 
2 Flöten (2. auch Piccolo), 2 Oboen (2. auch Englischhorn), 2 
Klarinetten (2. auch Bassklarinette), 2 Fagotte, 3 Hörner, 3 
Trompeten, 3 Posaunen, Pauken, Schlagwerk (Triangel, Kastagnetten, 
Woodblock, Ratsche, Peitsche, Tom-Toms, kleine Trommel, große 
Trommel, Becken, Tam-Tam, Crotales, Xylophon), Celesta, Harfe, 
Streicher 

Empfohlen ab 6 Jahren 

Bo Vilhelm Olsson, genannt Bosse, hätte gerne so einen Vater wie 
sein Freund Benka! – Stattdessen kennt er nur seine lieblosen 
Adoptiveltern ... jedenfalls solange, bis er eine geheimnisvolle 
Botschaft aus dem Land der Ferne erhält und ein Flaschengeist ihm 
den Weg weist. Dort trifft er auf seinen leiblichen Vater, den König, 
der schon so lange auf seinen Sohn Mio gewartet hat. Mio ist 
glücklich, doch das Böse ist auch hier nicht fern: Ritter Kato vom 
Lande Außerhalb raubt den Kindern ihre Seelen und Mio muss eine 
schwere Aufgabe erfüllen, wenn er das Land der Ferne retten will. 
Gemeinsam mit seinem neuen Freund Jum-Jum und ausgerüstet nur 
mit ein paar magischen Utensilien zieht er los ins Land Außerhalb. 

„Schon Astrid Lindgrens märchenhafte Erzählung steckt voll sich 
wiederholender poetischer Motive und auch die Magie der Musik spielt 
immer wieder eine große Rolle für den Verlauf der Geschichte. Peter 
Leipold nutzt diese Gelegenheit, um Groß und Klein in eine Welt voll 
musikalischer Leitmotive, eingängiger Melodien, großer Emotionen, 
spannungsvoller Harmonik und unterschiedlichster Klangfarben zu 
entführen – ein zauberhafter Einstieg in die Welt Oper.“ 

(Oper Erfurt) 

Astrid Lindgren 
© Roine Karlsson 

Peter Leipold 
© Lutz Edelhoff 



Herr Leipold, wie haben Sie das gemacht? 

Wie waren Ihre allerersten Berührungen mit dem Musiktheater? 

Ich komme nicht aus einem Musikerhaushalt, aber meine Mutter hat immer sehr 
gefördert, dass wir Musikunterricht haben und dass wir auch ins Theater und die 
Oper gehen. Ich bin in Stuttgart aufgewachsen, wo es ein sehr breites kulturelles 
Angebot gibt und schon ganz früh, eigentlich seit ich denken kann, hat mich das 
Musiktheater gepackt. Diese Bühne da vorne, dieser Zauberkasten, das hatte 
gleich so eine Magie – auch bis heute noch, obwohl ich das Theater nun so gut 
kenne. Wenn das Orchester am Stimmen ist und man weiß, dieser große, schwere 
Vorhang geht gleich auf – diese Faszination war schon beim ersten Opernbesuch 
da und ist bis heute geblieben! 

Wie sind Sie dazu gekommen, Opern speziell für ein junges Publikum zu schrei-
ben? 

Das Musiktheater für Kinder ist ja ein ganz junges Genre, in dem es gar keine 
Normen und festen Richtungen gibt. Das ist ja ein wildes Experimentierfeld. Und 
das macht es natürlich auch sehr spannend. Dadurch, dass ich als Dirigent sehr 
viel damit in Berührung gekommen bin und sehr viele Musiktheaterwerke für 
Kinder dirigiert habe, habe ich das sehr gut kennen und auch sehr lieben gelernt. 
Und vielleicht hat es auch mit meinen Kindheitserinnerungen zu tun: Diese ma-
gischen Momente, von denen ich schon gesprochen habe, sind ja für Kinder noch 
viel extremer. Für sie ist das ja nicht nur eine Bühne sondern Realität. Unzählige 
Male habe ich zum Beispiel „Hänsel und Gretel“ von Humperdinck dirigiert, 
auch Schulvorstellungen am Vormittag und wenn die Hexe auf die Bühne kommt, 
dann ist das für die Kinder ganz real: „Wir haben ein Problem: die Hexe ist da!“ 
Das sind dann ganz intensive Momente, die ich unglaublich liebe! Die Möglich-
keiten, die man dadurch als Komponist hat, faszinieren mich. Die Bandbreite an 
Musiktheaterwerken für Kinder ist natürlich riesig, vom einfachen Kindermusical 
zum hochkomplexen seriellen Werk und ich konnte das als Dirigent alles ken-
nenlernen. Allerdings habe ich als Komponist auch eine ganz klare Vorstellung 
davon, wie es für mich sein sollte und natürlich, welches Musiktheater für Kinder 
ich gerne dirigieren würde. 

2020 ist Ihre Kammeroper „Drunter und Drüber“ zum Thema Lockdown für ein 
erwachsenes Publikum entstanden. Komponieren Sie anders, also zum Beispiel 
in einem anderen Stil, wenn Sie für ein junges Publikum schreiben? 

Vielleicht unterbewusst schon, aber ich versuche nicht, mich da an einem Stil zu 
orientieren. Ich glaube, dass man das bei mir auch schwer einordnen kann. Als 
Komponist habe ich ja noch nicht so ein festes Profil und dadurch aber auch alle 
Freiheiten und keinen Druck, diesem Profil entsprechen zu müssen. Ich möchte 
– und das ist mir wirklich ein großes Anliegen – der Sache dienen. Die Ge-
schichte, die auf der Bühne erzählt wird, möchte ich auch musikalisch genau so
erzählen, ohne mich als Komponist dazwischen zu schieben.

Peter Leipold
© Lutz Edelhoff



In Ihrem Werkverzeichnis findet sich auch eine Bühnenmusik zu Brechts „Der 
gute Mensch von Sezuan“, die häufiger schon an Schulen aufgeführt wurde. Was 
hat sie motiviert, auch für junge Musikerinnen und Musiker zu schreiben? 

Ich war auf einer Waldorfschule und da hat man in der 12. Klasse ein großes 
Theaterprojekt  - dort haben wir dieses Stück gespielt. Eigentlich gibt es da ja die 
Musik von Paul Dessau, die für junge Theaterspielende aber schwer zu fassen ist. 
Da hatte ich dann kurzerhand eine eigene Musik geschrieben, die sich auch leicht 
umsetzen ließ. Jetzt gerade habe ich für ein Projekt eine Reihe von Klavierstü-
cken für Kinder geschrieben. Viele Freunde von mir, die Musik unterrichten, 
sa-gen mir: „Schreib doch was“ oder „Wir brauchen noch was für Jugend 
musiziert“ – daraus ist mittlerweile eine Sammlung entstanden.

Sie haben sich z.B. intensiv mit dem Schaffen der zeitgenössischen russischen 
Komponistin Galina Ustwolskaya auseinandergesetzt. Wie zeitgenössisch kann 
man heute für ein junges Publikum schreiben? 

Meine Vorstellung davon ist, dass die Musik greifbar sein sollte, keineswegs ba-
nal, aber dem Bühnengeschehen dienend. Die jungen Menschen sollen Feuer fan-
gen, Ohren und Augen geweckt werden. Und man merkt es beim Dirigieren: bei 
manchen Kinderstücken gelingt das und bei manchen eben nicht. Aber ob das 
Werk dann in F-Dur steht oder rein experimentell ist, ist völlig egal, solang es um 
die Sache selbst geht. Manche Kolleginnen und Kollegen versuchen, sich zu be-
haupten oder zu zeigen, wie komplex sie komponieren können. Das ist mir aber 
erst einmal egal. Wichtig ist nur, dass es auf der Bühne funktioniert, dass  junge 
Hörer gepackt werden. Und das ist mir ein riesiges Anliegen, denn wenn man 
einmal Feuer gefangen hat, dann kann man von Händel bis Boulez alles hören, 
aber dieser Moment des Einstiegs ist sehr wichtig. Es gibt ja auch die Meinung, 
junge Ohren sollten nicht durch die Tradition belastet werden. Ich finde, man 
sollte sie einfach begeistern für die Musik und wahrhaftige Musik schreiben. Ich 
versuche jetzt einmal auf Ihre Frage hin, Kindertheater und Galina Ustwolskaya 
in Einklang zu bringen. Vielleicht ist genau das die Überschneidung: Ust-
wolskaya war so eine wahrhaftige Komponistin, die sich durch nichts und nie-
manden hat beeinflussen lassen, nicht einmal durch ihren großen Lehrer 
Schostakowitsch. Und daraus entsteht dann so eine starke, wahrhaftige Musik. 

Im Auftrag des Theaters Erfurt sind Ihre beiden Kinderopern „Mio, mein Mio“ 
nach Astrid Lindgren und „Der goldene Brunnen“ nach Otfried Preußler ent-
standen. Was hat Sie an diesen beiden Stoffen besonders interessiert? 

Wenn man die Frage nach beiden Stoffen gemeinsam beantwortet, sind das na-
türlich ganz tolle Texte und Geschichten und auch ganz fabelhafte Autoren. Ich 
liebe beide sehr und beide haben meine Kindheit sehr geprägt, aber auf ihre ganz 
unterschiedliche Art. Otfried Preußler hat einfach Geschichten herbeigezaubert, 
die einen sehr berühren, die auch Humor haben und bei Kindern wie Erwachse-
nen unglaubliche phantastische Assoziationen erwecken können. Ich glaube, da-
rum ging es Preußler, die Phantasie zu beflügeln. „Der goldene Brunnen“ ist wie 
eine Erzählung, die man als Kind gehört haben könnte, dann im Kinderzimmer 
nachspielt und sich dabei in diese tollen Abenteuer stürzt und plötzlich gibt es 
Abendessen und der ganze Zauber löst sich wieder auf. junge töne 
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Astrid Lindgrens „Mio, mein Mio“ dagegen ist besonders in psychologischer 
Hinsicht unheimlich interessant. Was passiert da eigentlich mit diesem Jungen? 
Warum kommt er aus seiner realen Welt in diese Scheinwelt? Ich glaube, 
dass Lindgren ihre Figuren häufig sehr psychologisch beleuchtet hat, ohne 
dass das für Kinder irgendeine Rolle spielen muss. Der „Mio“ hat mich schon 
als Kind so unheimlich fasziniert und ich habe ihn ganz oft gelesen. 
Deswegen wollte ich auch unbedingt über dieses Buch eine Oper schreiben. 
Außerdem ist da schon ganz viel Musik drin, zum Beispiel in Form von 
Leitmotiven. Und das Instrument Flöte spielt auch eine ganz wichtige Rolle.  

Die Libretti zu beiden Kinderopern stammen von Friederike Karig. Wie war der 
künstlerische Austausch mit ihr? 

Die Zusammenarbeit mit Friederike ist ganz großartig! Wir können wunderbar 
miteinander arbeiten, weil wir auch wunderbar miteinander streiten können. Und 
das ist wirklich ein großer Vorteil! Man diskutiert über die Sache und kriegt sich 
vielleicht sogar in die Haare und dann geht man zusammen Kaffee trinken und 
alles ist wieder gut. Das ist unheimlich angenehm, weil wir beide offen sein kön-
nen. Friederike ist ursprünglich Regisseurin und ich bin Dirigent – in diesen Rol-
len haben wir uns auch bei einer gemeinsamen Produktion kennen gelernt. Und 
wir wussten ja beide zunächst nicht, wie man so etwas eigentlich macht, wie Lib-
rettistin und Komponist zusammenarbeiten. Ich denke, wir haben da eine schöne 
Form gefunden! Natürlich schreibt sie zunächst das Libretto und ich als Kompo-
nist bin ganz ungeduldig. Dann bekomme ich den Text, habe vielleicht auch 
schon musikalische Vorstellungen und will wieder alles ändern. Friederike hat 
aber den dramaturgischen Überblick und sagt dann: „Ja – das ist eine schöne Idee, 
aber das funktioniert so nicht.“ Oder ich sage: „Ich brauche diese Musik hier, du 
musst mir dazu einen Text schreiben.“ Nichts ist starr, sondern der Text verändert 
sich mit der Musik und die Musik verändert sich mit dem Text. Das ist ein ganz 
spannender Weg, den man da bis zum Schluss gemeinsam geht. 

Welche Szenen haben Sie sofort angesprochen? Bei welchen Szenen hatten Sie 
sofort Musik im Kopf? 

Das ist für mich schwer zu sagen, weil ich beim Komponieren meistens chrono-
logisch vorgehe und sich alles nach und nach entwickelt. Aber beim „Mio“ gibt 
es ja zum Beispiel diese wiederkehrenden Leitmotive – das hat Astrid Lindgren 
ganz wunderbar so angelegt – und die muss man natürlich vorher schon kennen. 
Zwei meiner Motive zum Beispiel basieren auf originalen schwedischen Volks-
liedern, um diesen schwedischen Klang ein wenig einzufangen – so ein Volkslied 
schafft ja auch immer gleich eine Nähe zum Stoff. All das wusste ich im Vorfeld, 
aber was mit diesen Motiven dann letztendlich passiert, da lasse ich mich dann 
selber beim Komponieren überraschen. 

Im „Mio“ verwenden Sie ein großes Orchester. Der „goldene Brunnen“ hinge-
gen kommt mit einem Kammerensemble aus, in dem besonders die mittleren Tie-
fen hervorgehoben zu sein scheinen. Wie kam es zu dieser besonderen Instrumen-
talbesetzung? 

Ich hatte, bevor ich anfing zu komponieren, die von seinen beiden Töchtern her-
ausgegebene neue Biographie zu Otfried Preußler „Ich bin ein 
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Geschichtenerzähler“ gelesen, die größtenteils Texte enthält, die er selber über 
sich geschrieben hat. Gleich am Anfang taucht da seine Großmutter auf, die 
aus Tschechien kam und die all diese Märchen kannte. Und ich finde, diesen 
Einfluss tschechischer Märchen merkt man bei Preußler. Das wollte ich in 
der Musik dann auch zum Ausdruck bringen. Mir schwebte da so eine Farbe 
vor wie bei Dvorak oder Janacek – daher auch die zwei Hörner, die beiden 
Klarinetten, vielleicht so ein Klang wie zu Beginn von Dvoraks „Achter 
Symphonie“. Obwohl das Stück ja in Russland spielt – und natürlich habe ich 
auch versucht, ein wenig russische Folklore einzuarbeiten – wollte ich 
aufgrund der Herkunft diesen spe-ziellen tschechisch-böhmischen Klang. 

Das Interview führte Claus Woschenko 
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Astrid Lindgren / Helmut Oehring: 

Die Brüder Löwenherz 
Musiktheater für Kinder, Jugendliche und Erwachsene 
nach dem gleichnamigen Roman von Astrid Lindgren 
Konzeption und Libretto: Stefanie Wördemann 

Besetzung: 

Erzähler (auch Matthias-Sprecher, Sänger, Kontrabassist), Sopran 
(Hosenrolle), Countertenor (alternativ Mezzosopran oder Alt), 
Gebärdensolistin, Tenor, Bariton, Bass, mittlere Stimme (Sprechrolle), 
tiefe Stimme (Sprechrolle) 

Instrumentalbesetzung: 

Bassklarinette, Trompete, Percussion, präpariertes Klavier (auch 
kleines Kinderkeyboard), 2x Violine I, 2x Violine II, 2x Viola, 2x 
Violoncello, 1x Kontrabass (auch Erzähler, Matthias-Sprecher, 
Sänger), alle auch vokal-chorisch (Sprechstimme)  

Instrument des Widerstands im Heckenrosental: Solo-Gitarre, 
Fretless Guitar, E-Gitarre  

Empfohlen für Kinder ab 10 Jahren und Erwachsene 

Um den todkranken Krümel zu trösten und ihm die Angst zu 
nehmen, erzählt ihm sein Bruder Jonathan von Nangijala, dem 
schönen Kirschtal, in dem sie sich einst wiedersehen werden. Doch 
dann geschieht das Schreckliche: Jonathan kommt bei einem Unfall 
ums Leben und Krümel hat keinen sehnlicheren Wunsch, als ihm 
möglichst schnell nach Nangijala zu folgen. Dort angekommen, ist 
Krümel zum ersten Mal wirklich glücklich und ausgelassen. Bis 
Jonathan ihm von der großen Gefahr erzählt, die dem friedlichen Tal 
droht: Tengil und sein Ungeheuer Katla wollen die Menschen des 
Kirschtals zu Sklaven machen. Die Brüder schließen sich dem 
Widerstand an, sogar der kleine Krümel überwindet seine Angst und 
steht dem geliebten Bruder bei. Löwenherzen schlagen nun in ihrer 
Brust! 

„Oper ist die Dreieinigkeit von Musik, Gesang und Spiel. Wenn dann auch 
noch die Inszenierung stimmt, hat man ein Gesamtkunstwerk. Das 
Musiktheater „Die Brüder Löwenherz“ des Berliner Komponisten Helmut 
Oehring ist so eines.“ (Morgenpost, 16.03.2015) 

Astrid Lindgren 
© Roine Karlsson 

Helmut Oehring 
© GEMA, Sebastian 
Lindner 



Astrid Lindgren / Thierry Tidrow: 

Nils Karlsson Däumling 
Musiktheater für kleine Kinder nach der gleichnamigen 
Erzählung von Astrid Lindgren 
Libretto: Manfred Weiß  

Besetzung: 

Sopran und Violine 

Empfohlen für Kinder ab 4 Jahren, auch mobil gut zu inszenieren 

Lang und langweilig sind die Tage, die der kleine Bertil allein zu 
Hause verbringt, weil seine Eltern arbeiten müssen. Doch eines Tages 
hört er trippelnde Schritte: Es ist keine Maus, sondern Nils Karlsson 
Däumling, der in einem Mauseloch Unterschlupf gefunden hat. Nils 
fordert Bertil auf, ihn doch zu besuchen – aber wie soll das gehen, wo 
er doch viel zu groß ist, um in die Wohnung des Däumlings zu 
gelangen?  

Wie das doch geht, wie die beiden Freunde werden und miteinander 
spielen, das erzählt diese kurze Oper für kleine Kinder von Thierry 
Tidrow nach der wunderbaren Geschichte von Astrid Lindgren. 

„Klug gebaut. Klar erzählt. Dazu die Musik von Tidrow, die auf der 
kammermusikalischen Ebene die ganze Bandbreite abschreitet, von der 
Kantilene bis Geräusch, von Reibung bis zu harmonischem 
Zusammenklang, mit einer so einfachen wie mitreißenden Melodie im 
Zentrum.“ 

(Die Deutsche Bühne, Andreas Falentin, 05.02.2019) 

Thierry Tidrow 
© Anika Neese 

Astrid Lindgren 
© Roine Karlsson 



Astrid Lindgren / Franz Wittenbrink: 

Pippi Langstrumpf 
Kinderoper von Franz Wittenbrink nach Astrid Lindgren 
Libretto: Susanne Lütje und Anne X. Weber 

Besetzung: 

Sopran, 2x Sopran oder Mezzosopran, tiefer Mezzosopran oder Alt, 
Alt, Tenor, 3x Bariton, Kinderchor 

Instrumentalbesetzung: 

2 Flöten (2. auch Piccolo), 1 Oboe, 3 Klarinetten (2. auch Bassklari-
nette, 3. auch Alt-, Tenor- und Baritonsaxophon), 1 Fagott, 1 Horn, 2 
Trompeten, 1 Tenorposaune, Tuba, Pauken, Drumset, Percussion, 
Harfe, E- und Akustikgitarre, Flügel/Keyboard/Celesta (1 Spieler), 
Streicher (4x Violine I, 4x Violine II, 2x Viola, 2x Violoncello, 2x 
Kontrabass) 

Empfohlen für Kinder ab 5 Jahren 

Als Pippilotta Viktualia Rollgardina Pfefferminz Efraimstochter 
Langstrumpf in die Villa Kunterbunt einzieht, staunen Tommy und 
Annika nicht schlecht. Denn Pippi hat nicht nur einen ganzen Koffer 
voller Goldstücke, ein Pferd und einen Affen - sie ist auch das stärkste 
Mädchen der Welt und macht, was sie will. Ziemlich schnell hat sie 
Tommys und Annikas Leben ganz schön auf den Kopf gestellt.  

Doch Pippi ist keine selbsterklärte Anarchistin der ersten Stunde. Sie 
ist einfach ein Kind. Und mehr noch, ein Kind, das sich in der Welt 
der Erwachsenen allein zurechtfinden muss. Wie jedes Kind folgt sie 
zunächst dem unbedingten Lustprinzip. Wo sie gegen Konventionen 
und Gesetze verstößt, tut sie das nicht unbedingt in absichtsvollem 
Widerstand, sondern weil sie die Regeln nicht genau kennt oder sie 
ihr nicht einsichtig erscheinen. Doch Astrid Lindgren „komponiert“ 
alle Episoden meisterhaft auf die große Entscheidung hin, die Pippi 
am Ende treffen muss, wenn sie bei ihren Freunden bleibt, anstatt 
mit ihrem lang vermissten Vater aufs Schiff zu gehen: Eine 
ungeheuerliche Entscheidung zwischen zwei Idealen – der absoluten 
Freiheit und der familiären Geborgenheit. Pippi, das freiheitsliebende, 
unangepasste, immer stark erscheinende Mädchen übernimmt 
plötzlich eine ungeheure Verantwortung für die Freunde, die sie 
brauchen – und verändert dadurch eine ganze Dorfgemeinschaft, 
mehr als durch ihre Unangepasstheit.   

Astrid Lindgren 
© Roine Karlsson 

Franz Wittenbrink 
© privat 



Paul Maar / Zad Moultaka: 

Drei miese, fiese Kerle 
Musiktheater von Zad Moultaka nach dem gleichnamigen 
Bilderbuch von Paul Maar  
Libretto: Manfred Weiß 

Besetzung: 
Sopran, Mezzosopran, Countertenor, Tenor, Bariton, Bass 

Orchesterbesetzung: 
Klarinette, Fagott, Trompete, Tuba, Percussion (Snare drum, Gran 
cassa (symphonisch), Pauken, suspended Cymbals, Tam-Tam, 4 
Toms, Woodblock, Glockenspiel, Xylophon, Vibraphon, Bow, 
Flexaton, Kontrabass 

Empfohlen ab 5 Jahren

UA: Musiktheater im Revier, Gelsenkirchen, 29.11.2019, (musikalische 
Leitung: Peter Goller, Inszenierung: Carsten Kirchmeier) 

Konrad wohnt mit seinen Eltern in einer ganz üblen Gespenster-
gegend. Jeden Tag werden Wanderer so fürchterlich erschreckt, dass 
sie mit dem Krankenwagen abgeholt werden müssen. Das ständige 
Tatü-Tata ist wirklich nicht mehr zu ertragen. So beschließt Konrad, 
den miesen, fiesen Kerlen ein für alle Mal den Garaus zu machen. Mit 
Anti-Gespensterkugeln bewaffnet, geht er los durch den dunklen 
Wald und über die einsamen Felsen bis zum rußigen Schloss. Aber so 
leicht lassen sich die üblen Gesellen nicht besiegen! Gut, dass Konrad 
Unterstützung von einer merkwürdig karierten Katze bekommt.  

Zad Moultakas vielschichtige, dabei wunderbar durchsichtig 
instrumentierte Partitur bleibt immer an der Handlung orientiert und 
führt die Hörer ganz intuitiv in faszinierend neuartige, äußerst 
kontrast- und spannungsreich gestaltete moderne Klangwelten ein. 

„Es ist gar nicht so einfach, die Furcht zu besiegen. Aber es lohnt sich. Denn 
ohne sie lebt es sich viel schöner.“  
(Musiktheater im Revier) 

„So bringt man Kindern sehr gut die Welt der Oper bei.“ 
(Abenteuer Ruhrpott, Holger Jehle) 

Paul Maar 
© Joerg Schwalfenberg 

Zad Moultaka 
© Sarah Bastin 



Sven Nordqvist / Niclas Ramdohr 

Pettersson und Findus 

Kinderoper von Niclas Ramdohr
Libretto: Holger Potocki 

Besetzung: 

Sopran, Tenor, Bass (oder Bariton), Bass 

Instrumentalbesetzung: 

Klarinette (auch Bassklarinette), Klavier, Violoncello (mit kleinen 
Sprecheinsätzen) 

Empfohlen ab 4 Jahren 

Findus hat die Katzenschnauze voll! Seitdem Pettersson den Hahn 
Caruso vor dem Kochtopf seines Nachbarn gerettet hat, bleibt dem 
Kater keine ruhige Minute mehr. Caruso kräht ohne Unterlass und in 
den höchsten Tönen - und die Hühner haben sowieso nur noch 
Augen für das eitle Federvieh. Da fasst Findus einen tückischen Plan! 

Diese Geschichte hat alles, was eine gute Oper braucht: Einen 
jugendlichen Helden, die große Intrige, echte Katharsis und ein 
bisschen Moral. In einer wunderbar abwechslungsreichen 
Opernbearbeitung erweisen Niclas Ramdohr und Holger Pototzki 
dem samtpfötigen Kater (mit Krallen!) alle Ehre. Durch eine gekonnte 
und farbenreiche Komposition und durch seine große rhythmische 
Vielseitigkeit lässt Niclas Ramdohr die kleine kammermusikalische 
Besetzung vergessen. Seine Musik transportiert überzeugend die 
Texte, die Holger Pototzki in ein stimmiges und temporeiches 
Libretto gefasst hat. Die Übergänge zwischen gesungenem und 
gesprochenem Text sind fließend, und die Wahl der 
kompositorischen Mittel ist dem Imperativ der theatralischen 
Situation und den emotionalen Gegebenheiten von Kater und Co. 
geschuldet. Dabei folgt Niclas Ramdohr der Idee der Leitmotivik, 
belässt dem Text seine Sprachverständlichkeit und verliert den Spaß 
an der Oper nie aus dem Auge. So zieht er die Zuhörenden, Kinder 
wie Erwachsene, vom ersten Takt an in den Bann.  

Sven Nordqvist 
© Alexander Lagergren 

Niclas Ramdohr 
© privat 



Christine Nöstlinger / Gisbert Näther 

Konrad oder Das Kind aus der 
Konservenbüchse 

Musiktheater von Gisbert Näther 
Libretto: Ulla Theißen 

Besetzung: 
1 Schauspieler, Sopran, Mezzosopran, Bariton, 
2 Kleindarsteller/Statisten  

Instrumentalbesetzung: 
Klarinette (auch Saxophon), Posaune, Klavier, Percussion (Xylophon, 
Vibraphon, Drumset, Trommel, Becken, Fässer und 
Konservenbüchsen, Triangel, Glockenspiel, div. 
Spielzeuginstrumente), Violoncello, alle auch darstellend 

Empfohlen ab 7 Jahren 

Die eigenwillige Berta Bartolotti bekommt irrtümlich ein Paket 
zugestellt. In der Konservenbüchse ist nicht das erwartete Corned 
Beef, sondern: Konrad, das Musterkind! Frau Bartolotti ist jedoch 
immer auf alles gefasst und schließt den Jungen sofort ins Herz. 
Damit Konrad nicht doch noch den rechtmäßigen Bestellern 
übergeben wird, entwickelt sie einen ausgeklügelten Plan, in dessen 
Verlauf Konrad "Spinatwerfen" und fluchen lernt! 

Christine Nöstlingers Welterfolg hat seit seinem Erscheinen im Jahr 
1975 leider nicht an Aktualität verloren. Das industriell gefertigte 
Musterkind Konrad erinnert dramatisch an das "optimierte Kind" von 
heute, dessen Terminkalender schon in jungen Jahren das Niveau 
eines klassischen Arbeitstages erreicht, wenn nicht gar überschreitet. 
– Dringend wünschenswert also, dass sich dieser gesellschaftlichen
Entwicklung Erwachsene vom Schlag einer Berti Bartolotti
entgegenstellen, die den Musterkindern von heute mit Fantasie und
Spontaneität eine glückliche Kindheit bescheren.

"Das Plädoyer für aufmüpfig bunte Kreativität und gegen eine auf 
reibungsloses Funktionieren zielende Konditionierung ist (…) vorzüglich 
gelungen." 
(Bernd Aulich, Recklinghauser Zeitung) 

"Schwer vorstellbar, dass man eine Kinderoper besser machen kann als 
diese." 
(Sascha Ruszinski, Opernnetz) 

Christine Nöstlinger 
© privat 

Gisbert Näther 
© privat 



Susan Opel-Götz / Jakob Vinje 

Prinzessin Anna oder  
Wie man einen Helden findet 

Kinderoper von Jakob Vinje nach dem Bilderbuch von 
Susan Opel-Götz, Libretto: Wolfgang Adenberg 

Besetzung: 

Sopran, Mezzosopran (oder gute Schauspielsängerin), Tenor 

Instrumentalbesetzung: 

Klarinette, Klavier, Violoncello 

Empfohlen ab 6 Jahren 

Als der alte König in Rente geht, bekommt Prinzessin Annabel von 
ihm das halbe Königreich. „Wieso nur das halbe?“, fragt Annabel 
empört, denn sie ist es gewöhnt, stets das Ganze vom Besten, 
Größten und Schönsten zu bekommen! Doch so und nicht anders 
wird es bestimmt: die zweite Hälfte ist nämlich für den Helden 
gedacht, der sie retten und heiraten wird. Doch Annabel will keinen 
Helden! Nie und nimmer. Eventuell ein ganz klein wenig … Aber es 
kommt überhaupt keiner, nicht der kleinste Held. Weder Erbsenbrei 
noch Zwerge oder Froschküsse zaubern ihn herbei. Annabel fühlt sich 
selbst plötzlich ganz halbiert. Da entdeckt sie den Puppenspieler 
Jakob auf der Schlosswiese. Ob er vielleicht das Zeug zu einem echten 
Helden hat? 

Zu Wolfgang Adenbergs temporeichem und kurzweiligem Libretto 
hat Jakob Vinje eine abwechslungsreiche und agile Musik erfunden. 
Insbesondere die Gesangslinien sind sehr virtuos gehalten und 
entsprechen dem Charme des Textes kongenial. Die in sich reich 
differenzierte gestische Qualität der Musik lässt dabei die einzelnen 
Charaktere und die Situationen, in die sie geraten, plastisch 
hervortreten. – Ein frech expressives Stück Musiktheater, das sowohl 
dem Operneinsteiger als auch dem Kenner mit seinen zahlreichen 
Allusionen und musikalischen Stilblüten so einiges Unerhörte zu 
bieten hat. 

Jakob Vinje 
© privat 



Samuel Penderbayne: 

Die Schneekönigin 

Kinderoper nach dem Märchen  
von Hans Christian Andersen 
Libretto: Christian Schönfelder 

Besetzung: 

Sopran, Mezzo-Sopran, Bariton, Schauspieler/in – 
Doppelbesetzungen  

Instrumentalbesetzung: 

Klarinette, Violoncello, Tuba, Klavier, Schlagzeug – alle 
Instrumentalist/innen auch in kleinen szenischen Rollen 

Empfohlen ab 6 Jahren 

Gerda und Kay sind beste Freude. Doch als sich der Splitter eines 
teuflischen Zauberspiegels in Auge und Herz des Jungen senkt, ist 
plötzlich alles anders. Kay hat seine kindliche Unbefangenheit 
verloren, die Welt ist ihm entzaubert. Kindisch, brav und blöd 
erscheinen ihm Gerda und seine anderen Freunde jetzt und so folgt er 
der verlockenden Stimme der bildschönen aber eiskalten Schnee-
königin. Gerda will ihren Kay nicht verloren geben und findet auf der 
Suche nach dem Freund sich selbst: Im Zaubergarten der Blumen-
königin, im höfischen Überfluss des Prinzessinnenschlosses und in 
den Fängen der brutalen Räuberkönigin lernt sie, für sich und ihre 
Freunde einzustehen. Mit Hilfe von Krähe und Rentier findet sie am 
Ende den Weg in den kalten Norden Lapplands und kann mit der 
wahren Macht der Freundschaft – dem Lachen – ihren Freund aus 
dem Bann der Schneekönigin befreien.  

Seit Generationen ist Hans Christian Andersens Kunstmärchen aus 
den Kinderzimmern nicht mehr wegzudenken. Komponist Samuel 
Penderbayne und Librettist Christian Schönfelder gehen mit einer 
kleinen Besetzung auf Gerdas große Reise. Mit Witz und Schauer 
erzählen sie gemeinsam einen Road-Movie: Musizierende Blumen, 
eine krächzende Klarinette, ein Tuba-Rentier und die grausig-schöne 
Synthesizer-Welt der Schneekönigin sind nur einige Zutaten für 
dieses Musiktheater, bei dem die Kinder hautnah am Geschehen sind. 

Samuel Penderbayne 
© Annette Hauschild 



Otfried Preußler / Veit Erdmann-Abele 

Die kleine Hexe 

Kinderoper nach Otfried Preußler, Libretto: Winni Victor 

Besetzung: 
2x Sopran, 2x Alt, Chor (auch 2 Chorsoli) 

Orchesterbesetzung (v.a. geeignet für Musikschulen): 
2 Flöten (2. auch Piccolo), 1 Oboe, 2 Klarinetten, 2 Hörner (2. nicht 
obligat), 1 Trompete, 1 Posaune, Percussion (3 Spieler), Streicher 

Kammermusikfassung: 
1 Flöte (auch Piccolo), 1 Oboe (auch Englischhorn), 1 Klarinette (auch 
Bassklarinette), 1 Posaune, Percussion (1-2 Spieler), Klavier, 1 
Violoncello, 1 Kontrabass 

Auch mit Klavierauszug aufführbar!  

Empfohlen ab 6 Jahren 

UA der Orchesterfassung: Musikschule Reutlingen, 2010 

Die kleine Hexe hat es gründlich satt, dass die großen Hexen sie nicht 
ernst nehmen. Erst wenn sie beweisen kann, dass sie trotz ihrer 
Jugend – sie ist erst 127 Jahre alt – eine gute Hexe ist, darf sie in 
Zukunft am großen Hexentanz auf dem Blocksberg teilnehmen. Aber 
was ist schon eine „gute Hexe“? Die kleine Hexe und ihr Rabe 
Abraxas haben da etwas ganz gründlich falsch verstanden, finden die 
Oberhexen. 

Winni Victor zeigt die kleine Hexe als das Kind, das sie noch ist – 
zuversichtlich und unbeschwert, trotzig, waghalsig und sehr 
einfallsreich. Die kleine Hexe ist ihrem Raben eine gute Schülerin, 
aber sie hat auch eine ganz eigene Vorstellung vom Guten (und vom 
guten Leben) – und die setzt sie mit aller kindlichen Zuversicht und 
Beharrlichkeit in die Tat um. Veit Erdmanns einfühlsame Vertonung 
des Librettos unterstützt die fürwitzige Entwicklung der kleinen 
Hexe: seltsame Themen, eigenwillige Figuren und freche 
Unterbrechungen prägen seine Musik. 

„Ihre Kraft, ihre Farbigkeit, ihr starker Rhythmus, ihre Feinheit im 
Klanglichen und ihre Nähe zur Sprache und deren natürlicher Redeweise, 
ihre vielen kleinen Erinnerungen und Wiederholungen, ihre Offenheit für 
junge Stimmen und ihr szenisches Potenzial – all das macht Veit Erdmanns 
Musik zu einem wertvollen und eindringlichen Opus der Moderne.“ 
(Hansdieter Werner, Reutlinger General-Anzeiger) 

Otfried Preußler 
© Francis Koenig 

Veit Erdmann-Abele 
© privat 



Otfried Preußler / Peter Leipold 

Der goldene Brunnen 

Märchenoper von Peter Leipold nach Otfried Preußler 
Libretto: Friederike Karig  

Besetzung: 

2x Sopran, 2x Mezzosopran, Tenor (hoch), Tenor (tief), Bariton, Bass 

Orchesterbesetzung: 

1 Flöte, 2 Klarinetten, 1 Fagott, 2 Hörner, 1 Trompete, Pauken, 
Schlagzeug (1 Spieler), Harfe, 1 Violine, 1 Viola, 2 Violoncelli, 1 
Kontrabass 

Empfohlen ab 7 Jahren 

Als der Dorfbrunnen versiegt, herrscht große Not. Mit Gewalt 
versuchen die Menschen tiefer zu graben, aber sie fördern nur 
schmutzigen Schlamm herauf. Einzig die Großmutter weiß, dass der 
Brunnen krank ist. Um ihn zu heilen, muss jemand ausziehen, um 
Wasser vom Goldenen Brunnen zu holen, der unter der gläsernen 
Linde entspringt. Doch der Weg dorthin ist weit und voller Gefahren. 
Nur das Mädchen Maschenka ist beherzt genug, ihn zu beschreiten. 
Ausgerüstet mit Großmutters Wunschhölzchen zieht sie los und trifft 
unterwegs den abgedankten Soldaten Mischa Holzbein, der ihr zwar 
tapfer zur Seite steht, dessen Lust auf Speck und Schnaps aber 
beinahe den guten Ausgang des Abenteuers vereitelt. Doch am Ende 
kann Maschenka dem Dorf die ersehnte Rettung bringen. 

Eine wunderbare Abenteuergeschichte mit klassischen russischen 
Märchenmotiven, echten Bösewichten und gewitzten Einfällen, mit 
einem mutigen Mädchen und einem hilfsbereiten Außenseiter. Doch 
„Der Goldene Brunnen“ erzählt auch von der Notwendigkeit, mit den 
Ressourcen der Natur schonend umzugehen, sich des Geschenkes 
immer wieder bewusst zu werden, das uns mit dem lebensspenden 
Wasser gemacht wird.  

Peter Leipold gelingt es mit dieser von spätromantischer und 
frühmoderner Klangpracht inspirierten, feinfühlend orchestrierten 
Opernpartitur, die Zuhörer ganz tief in Preußlers zauberhafte 
russische Märchenwelt eintauchen zu lassen. 

Otfried Preußler 
© Francis Koenig 

Peter Leipold 
© Lutz Edelhoff 



Dieter Wiesmüller / Frank Engel 

Pin Kaiser und Fip Husar 

Kammeroper von Frank Engel nach dem Bilderbuch von 
Dieter Wiesmüller, Libretto: Brigitta Gillessen 

Besetzung: 

Mezzosopran, Bariton 

Instrumentalbesetzung: 

Trompete (auch Flügelhorn), Akustikgitarre, Akustikbass (+ 
Percussion) 

Empfohlen ab 4 Jahren 

Eines Morgens legt ein Schiff am Packeis an und nur ein Passagier 
geht von Bord: Es ist der Husarenaffe Fip, der die Welt kennenlernen 
will. "Großartige Idee", sagt der Pinguin Pin Kaiser und zeigt ihm 
begeistert sein schönes Land. Fip ist zwar sehr angetan, aber es ist 
ihm auch schrecklich kalt. Und weil Pin Kaiser jetzt seinerseits 
neugierig auf den Urwald ist, begleitet er seinen neuen Freund kurz 
entschlossen nach Hause. Dort gibt es viel zu sehen für Pin, doch 
leider ist ihm furchtbar heiß! Ob die beiden ein Land finden, in dem 
sich beide wohlfühlen? 

Die Geschichte einer großen Freundschaft, die alle Hindernisse 
überwindet! In einer heiteren musikalischen Bearbeitung, die schon ganz 
kleine Kinder für die Oper gewinnen wird.  

Oper Köln 
© Paul Leclaire 



Martin Zels: 

morendo oder Das Vergehen 
des Don Carlo Gesualdo 

Ein musikalisches Kammerspiel 
mit a-capella Gesang  

Besetzung: 
2 D – 2 H (Schauspielsänger/innen a cappella) 

Instrumentalbesetzung: 
Gesang (Sopran, Alt, Tenor, Bass) 

Empfohlen ab 14 Jahren 

Frei zur UA 

Nach einem tödlichen Unfall seines älteren Bruders muss Carlo – 
Adel verpflichtet – das Erbe seines Vaters antreten und Fürst werden. 
Jung und unerfahren, leidenschaftlich nur, wenn es um Musik geht, 
versucht Carlo zu regieren. Wegen des nötigen Thronfolgers heiratet 
er sogar Maria. Doch Maria will Liebe und keinen Mann, der ihr 
nachts Madrigale vorsingt. Sie beginnt eine Affäre, und bald schon 
werden in Neapels Gassen Spottlieder auf den gehörnten Fürsten 
gesungen. Da gerät der unglückliche Carlo außer sich. Heimtückisch 
und zugleich verzweifelt tötet er Maria und ihren vermeintlichen 
Liebhaber. Doch der Mann, der an diesem Abend zu einer harmlosen 
Unterhaltung bei seiner Frau weilte, war Pietro: sein Kammerdiener 
und einziger Freund. Vom Wahnsinn getrieben flüchtet Carlo auf 
seine Burg, wo er von Reue und Dämonen gejagt wird und nur noch 
für das Komponieren lebt. Viele Jahre später bekommt er völlig 
unerwarteten aber erlösenden Besuch. 

„Wir sind, wer wir sein wollen.“ – Carlo Gesualdo schafft es nicht, zu sein, 
wer er will, und kann nicht ertragen, was er sein soll. Und zugleich ist er 
der Schöpfer von strahlenden und melancholischen Linien aus endloser 
Sehnsucht nach nichts weiter als dem Leben selbst. So, wie man es leben 
möchte, weil man zu etwas anderem gar kein Talent hätte. Martin Zels 
zeichnet die Stationen dieser tragischen Biographie für ein junges 
Publikum nach. In poetischen Worten und sehnsüchtiger a-capella Musik. 

Martin Zels 
© privat 



Libretto 

Lisa Sommerfeldt / Hans Krása 

Überleben. Monolog 

Monolog als Rahmenhandlung zur Kinderoper „Brundibár“ 
von Hans Krása 

Besetzung: 

1 Damenrolle 

Empfohlen ab 10 Jahren; UA: 19.05.2019, Oper Bonn 

Hans Krása komponierte die Oper „Brundibár“ 1938 in Prag. Nach 
seiner Deportation 1943 nach Theresienstadt wurde sie dort 
insgesamt 55 Mal gespielt. Die Kinder, die damals mitsangen, 
konnten immerhin während der Aufführung den gelben Stern zur 
Seite legen und von ihrem alten Leben träumen. Lisa Sommerfeldt 
hat einen einfühlsamen Monolog geschrieben, der die Aufführung 
der Oper „Brundibár“ umrahmt: „In der real-fiktiven Geschichte der 
Vera Wilhelmine Goldstein wurde exemplarisch das Schicksal der 474 
verschleppten Bonner Juden zusammengefasst (…) das ließ niemanden 
kalt, denn plötzlich war man mittendrin.“ (Felicitas Zink, Bonner 
Rundschau) 

Brundibár: Aninka und Pepicek gehen auf den Markt, um für ihre 
kranke Mutter Milch zu holen. Da sie kein Geld haben, wollen sie es 
dem Leierkastenmann Brundibár gleichtun, dem die Leute für seine 
Musik Münzen in den Hut werfen. Aninka und Pepicek singen ihr 
Lieblingslied, aber niemand hört ihnen zu. Als sie versuchen, auf sich 
aufmerksam zu machen, werden sie als Störenfriede vom Marktplatz 
verjagt. Schon bricht die Dämmerung herein. Die beiden sind ratlos. 
Wie sollen sie den bösen Leierkastenmann übertönen mit ihren 
kleinen Stimmen? Viele Kinder müßten singen, dann könnte es 
gelingen. Am nächsten Morgen trommeln die Tiere alle Kinder der 
Stadt zusammen und bilden einen großen Chor. Der Plan geht auf: 
Ihr Lied übertönt den Leierkasten, die Leute auf dem Marktplatz 
hören zu, und bald ist Pepiceks Mütze voller Geld. Da springt 
Brundibár hervor, reißt Pepicek die Mütze aus der Hand und 
versucht, mit dem Geld davonzulaufen. Aber allein gegen alle hat er 
keine Chance. Die Kinder feiern ihren Sieg und stimmen ein in den 
Chor der Freundschaft und des Zueinanderstehns. 

Lisa Sommerfeldt 
© Janine Guldener 

Aufführungsrechte und 
Leihmaterial der Oper: 
Boosey & Hawkes, Bote 
und Bock 



Libretto 

Eva Maria Stüting: 

Der Freischuss 

frei nach Friedrich Kind, konkordant mit der Originalmusik 
von Carl Maria von Weber 

Besetzung: 

2 D – 4 H  

2x Sopran, Tenor, Bass, Chor 

Empfohlen ab 12 Jahren 

Mäx hat eine Pechsträhne: Er trifft nicht mehr! Und das, wo doch 
morgen schon das Wettschießen um die Führung der Buffalo-Tour 
ist. Und nur wenn er gewinnt, kann er Meggy, die schöne Tochter von 
Big Boss, heiraten. Käss dagegen schießt wie der Teufel – und das ist 
kein Wunder: er ist im Bunde mit Black Sam, einem wahren 
Teufelskerl. Käss überredet Mäx dazu, sich ebenfalls mit den dunklen 
Mächten einzulassen. Zum Lohn bekäme er absolut todsichere 
Freischüsse. Nur leider weiß Mäx nicht, welchen Preis er dafür 
bezahlen soll: Black Sam fordert Meggies Leben. Bei Meggy fällt 
unterdessen ständig der Büffelschädel von der Wand, und sie spürt 
die Gefahr, in der alle schweben. Als es High Noon schlägt, wird Mäx 
vor die Wahl gestellt zwischen den guten und den dämonischen 
Kräften. 



Biographien 

Jörn Arnecke, 1973 in Hameln geboren, gewann bereits als 30-Jähriger mit 
dem Hindemith-Preis des Schleswig-Holstein Musik Festivals einen der 
wichtigsten Kompositionspreise Deutschlands. Große Beachtung erzielten 
seine Musiktheater im Auftrag der Ruhrtriennale (Unter Eis, 2007) und der 
Hamburgischen Staatsoper (Das Fest im Meer, 2002; Butterfly Blues, 2004). 
Seine Stücke erklangen bei der Münchener Biennale und an den Opernhäu-
sern Frankfurt, München, Zürich und Prag. Seit 2009 ist er Professor für Mu-
siktheorie und Gehörbildung, sowie Leiter des Zentrums für Musiktheorie an 
der Hochschule für Musik Franz Liszt in Weimar.  

Frank Engel ist Jazz-Trompeter (Studium an der Folkwang Universität der 
Künste Essen). Er ist Mitglied bei zahlreichen Ensembles und begleitet viele 
Bühnenshows und Fernsehproduktionen. Seit 2010 ist er Dozent an der Mu-
sikhochschule der Johannes Gutenberg - Universität Mainz. 

Veit Erdmann-Abele wurde 1944 in Reutlingen geboren. Er studierte Ger-
manistik und Musik und war als Musikredakteur beim Süddeutschen Rund-
funk in Stuttgart (heute SWR) tätig. 1989 übernahm er für 25 Jahre die 
künstlerische Leitung der Städtischen Konzertreihe Musica Nova. Für sein 
ehrenamtliches Engagement für die Neue Musik erhielt er 2014 die Bürger-
medaille der Stadt Reutlingen. 
Erdmann-Abeles Oeuvre umfasst Werke für unterschiedlichste Besetzungen, 
es reicht von Sololiedern bis zum Musiktheater, von der Kammermusik bis 
zur Symphonik. Er erhielt zahlreiche Preise und Ehrungen wie den Förder-
preis der Stadt Stuttgart und Kompositionspreise der Städte Solingen, Bad 
Brückenau und Oensingen/Schweiz. 

Jakob Gruchmann, 1991 in Salzburg geboren, musiziert seit seiner Kindheit 
(Akkordeon, Horn, Orgel). Nach dem Studium der Musiktheorie und Komp 
osition in Graz und Salzburg verlieh ihm das Mozarteum zwei Mastergrade 
mit Auszeichnung. Schon zuvor bekam er das Jahresstipendium für Musik 
des Landes Salzburg und erhielt eine Stelle als Kompositionsprofessor am 
Landeskonservatorium in Klagenfurt (heute Gustav Mahler Privatuniversi-
tät), wo er derzeit Dekan ist. Ein bereits sehr umfangreiches Werkverzeichnis 
zeigt eine intensive Zusammenarbeit mit bedeutenden Klangkörpern und 
Festivals in aller Welt. Als Preisträger bei extrem unterschiedlich ausgerich-
teten Wettbewerben (u.a. Toru Takemitsu Composition Award, Musik in Be-
wegung, Musica Sacra a Roma) steht er mit seinem kompositorischen Schaf-
fen für musikalische Vielfalt. 



Biographien 

Esther Hilsberg wurde 1975 in Berlin geboren. Sie studierte an der Hoch-
schule für Musik Köln Gesang, Dirigieren und Tonsatz/klassische Kompositi-
on (bei Prof. Johannes Schild). Ihre Kompositionen wurden schon mehrfach 
mit Preisen und Stipendien ausgezeichnet. Als Sängerin tritt sie an vielen 
großen Opern- und Konzerthäusern auf. Esther Hilsberg sieht ihre Komposi-
tionen dem klassischen Stil verpflichtet und legt ihren Schwerpunkt auf 
chorsymphonische Werke sowie besonders auf das Genre Kinderoper.  

Peter Leipold wurde in Stuttgart geboren, studierte an der Hochschule für 
Musik, Theater und Medien Hannover sowie ergänzend am Conservatorio 
della Svizzera Italiana in Lugano. Als Dirigent arbeitete er mit zahlreichen 
großen Orchestern und Opernhäusern. Am Meininger Staatstheater war er 
von 2019-2021 als Kapellmeister tätig. Mit den Auftragskompositionen der 
Oper Erfurt für „Mio, mein Mio“ nach Astrid Lindgren und „Der goldene 
Brunnen“ nach Otfried Preußler konzentriert sich Peter Leipold nun wieder 
verstärkt auf die kompositorische Arbeit. 

Zad Moultaka, Komponist und Bildender Künstler, wurde 1967 im Libanon 
geboren. Er begann seine Laufbahn zunächst als Pianist, ab 1993 widmete er 
sich ausschließlich der Komposition und der Bildenden Kunst. Ausgebildet 
in der westlichen Kompositionsweise, aber tief verbunden mit seinen Wur-
zeln und der mündlich tradierten arabischen Musik, beinhalten seine Werke 
Strukturen und Zeichen zeitgenössischer okzidentaler Komposition ebenso 
wie die spezifischen Charakteristika orientalischer Musik, deren 
Modalität, Rhythmen, Monodie, Heterophonie und Vokalität. Seine Werke 
werden vielfach an renommierten Häusern im In- und Ausland aufgeführt 
und ausgestellt. 

Gisberth Näther wurde 1948 in Ebersbach (Oberlausitz) geboren. Nach dem 
Abitur studierte er an der Hochschule für Musik "Carl-Maria-von-Weber" in 
Dresden die Fächer Horn und Komposition. Anschließend wirkte er als Hor-
nist in der Jenaer Philharmonie und am Potsdamer Hans-Otto-Theater. 1981 
wechselte er zum DEFA-Sinfonieorchester (heute "Deutsches Filmorches-
ter"), dessen Mitglied er noch heute ist. Gisbert Näthers kompositorisches 
Repertoire umfasst nicht wenige Stücke für Schulmusik, nach 1992 entstan-
den Werke für großes Orchester, uraufgeführt unter anderem von der Deut-
schen Oper Berlin, von den Berliner Symphonikern und dem Deutschen Fil-
morchester. 



Biographien 

Elisabeth Naske studierte Violoncello am Mozarteum Salzburg und am 
Konservatorium Basel. Sie war Mitglied des Gustav Mahler 
Jugendorchesters unter der Leitung von Claudio Abbado, Vaclav Neumann 
u. a. und spielte unter Sándor Végh in der Camerata Academica Salzburg.
Von 1998 bis 2003 nahm sie Kompositionsunterricht bei Tristan Schulze in
Wien. Sie erhielt zahlreiche Opernaufträge ("Die feuerrote Friederike", "Die
Omama im Apfelbaum", "Die rote Zora"). Ihre Werke wurden u. a. an der
Staatsoper Wien, an der Komischen Oper Berlin und dem Theater am
Gärtnerplatz München aufgeführt.

Helmut Oehring wurde 1961 in Ost-Berlin geboren. Als Gitarrist und 
Komponist Autodidakt, war er zwischen 1992 und 1994 – nach Konsultati-
onen bei André Asriel, Helmut Zapf und Friedrich Goldmann – 
Meisterschüler von Georg Katzer an der Akademie der Künste zu Berlin. 
1994/95 war er Stipendiat an der Villa Massimo in Rom und erhielt seitdem 
Auszeichnungen wie den Hanns-Eisler-Preis des Deutschlandsenders Kultur, 
den Orpheus Kammeroper Preis Italien und den Schneider-Schott-Preis. 
Hindemith-Preis (1997) und Arnold-Schönberg-Preis (2008) wurden ihm für 
sein gesamtes Schaffen verliehen, das heute über 350 Werke nahezu aller 
Genres umfasst. 2011 veröffentlichte er seine Autobiographie „Mit anderen 
Augen. Vom Kind gehörloser Eltern zum Komponisten“, die 2015 in seiner 
Regie als Hörspiel vom SWR produziert wurde.Er ist Jury-Mitglied des Karl-
Sczuka-Preises für internationale Hörspielkunst des SWR sowie Mitglied der 
Akademie der Künste Berlin und der Sächsischen Akademie der Künste.

Samuel Penderbayne ist ein australischer Komponist, der seit 2012 in 
Deutschland lebt und arbeitet. Er studierte Komposition bei Prof. Moritz 
Eggert. Mit einem Schwerpunk auf Musiktheater hat er als Komponist an 
diversen namenhaften Bühnen gearbeitet (unter anderem Hamburger 
Staatsoper, Deutsche Oper). 2020 komponierte er für die Hamburger 
Staatsoper die Jugendoper „Fucking Åmal! Unser kleines Scheißkaff“, eine 
Jugendoper. Seine konzertanten Werke wurden u.a. vom  Ensemble 
Resonanz, l'Orchestre Philharmonique de Radio France und dem Melbourne 
Symphony Orchestra aufgeführt. Er erhielt zahlreiche Auszeichnungen, 
zuletzt 2021 erhielt er einen Kompositionsauftrag von der Ernst von 
Siemens Musikstiftung, um ein neues Werk für die Neue Philharmonie 
München zu komponieren.  

Niclas Ramdohr ist ein Grenzgänger zwischen Film und Bühne, Musical 
und Oper, Kammermusik und großem Orchester. Als Komponist fühlt er 
sich keiner "Schule" verpflichtet, vielmehr entscheidet der Anlass für die 
Kompositionen über die verwendeten Mittel. Dabei garantiert seine 
Stilsicherheit die Eigenständigkeit der Werke. Seine Musicals und Opern 
werden im gesamten Bundesgebiet aufgeführt. Daneben ist Niclas Ramdohr 
auch als Interpret seiner Chansons zu erleben. Ausgebildet wurde Niclas 
Ramdohr an der Hochschule der Künste in Berlin (UdK). Er lebt mit seiner 
Familie in Berlin. 



Biographien 

Thierry Tidrow ist ein mehrfach preisgekrönter kanadischer Komponist, der 
sich sowohl der Instrumental- als auch der Vokalmusik widmet und eine be-
sondere Vorliebe für die Oper hat. Sein theatralisches Werk umfasst etliche 
Opern (für Kinder und Erwachsene), die in diversen Opernhäusern aufge-
führt worden sind (u.A. Deutsche Oper Berlin, Neuköllner Oper, Semperoper 
Dresden, Junge Opern Rhein-Ruhr, Oper Wuppertal), und seine Werke wur-
den von zahlreichen Musikern und Ensembles gespielt (u.A. von Thomas 
Hampson, Sarah Maria Sun, Klangforum Wien, Ensemble Modern, Asko-
Schönberg).  

Jakob Vinje wurde 1968 in Bruchsal geboren. Er studierte Musikwissen-
schaft und Kulturmanagement. Er leitete u.a. als Geschäftsführer die Opern-
festspiele Zwingenberg und arbeitete von 1993 bis 1998 als Korrepetitor bei 
John Neumeier in Hamburg sowie bei einigen Musicalproduktionen. Von 
1996-1998 war er Dozent an der Stella Academy – school for music, dance 
and drama. Seit 1998 arbeitet er als freischaffender Komponist in Frankreich 
und Deutschland. 

Franz Wittenbrink wurde in Bentheim geboren. Mit neun Jahren kam er in 
das Musik-Internat der Regensburger Domspatzen und erhielt dort seine 
Ausbildung in Klavier, Violoncello, Orgel, Trompete, Tonsatz und Kontra-
punkt. Nach dem Abitur studierte er Soziologie, war Mitbegründer des Kom-
munistischen Bundes Westdeutschland, arbeitete als Müllfahrer, Fließband-
arbeiter, Maschinenschlosser, Offsetdrucker und Klavierbauer. Im Alter von 
über dreißig Jahren kehrte er zur Musik zurück. Seinen Durchbruch feierte 
er in den 1990er Jahren mit den szenischen Liederabenden „Sekretärinnen“ 
und „Männer“ am Deutschen Schauspielhaus Hamburg. Seither erarbeitete 
er seine Abende u.a. am Burgtheater Wien, an den Münchner Kammerspie-
len, bei den Salzburger Festspielen, beim Festival Aix en Provence, am Berli-
ner Ensemble, am Thalia Theater Hamburg, am Schauspiel Hannover und 
am Staatsschauspiel Dresden. 

Martin Zels wurde 1967 in Straubing/Niederbayern geboren. Nach einem 
Musikstudium führte ihn sein künstlerischer Weg zum Theater. Er war lange 
Jahre Mitglied und musikalischer Leiter des Theaters Pfütze in Nürnberg 
und gründete dort die Musiktheatersparte jungeMET. Er komponiert Chor-
werke, Musiktheater und Bühnenmusik. Daneben war er viele Jahre künstle-
rische Leiter des Chores „Auftakt“ (Nürnberg) und Mitglied der Klezmerband 
„huljet!“. Martin Zels schreibt neben Musik auch Bühnenstücke und Ro-
mane, die im Braumüller Verlag erscheinen.  



So erreichen Sie uns:

Verlag für Kindertheater 
Weitendorf GmbH 

Max-Brauer-Allee 34 
22765 Hamburg 

Bitte geben Sie Textbuchwünsche schriftlich auf an: 

E-Mail: kindertheater@vgo-kindertheater.de

Auf unserer Homepage www.kindertheater.de steht Mitarbei-
tenden an professionellen Theatern auch ein interner Bereich zur 
Verfügung, wo Sie die Stücke online einsehen können.  

Vertragsanfragen richten Sie bitte an Daniela Fabian: 

E-Mail: d.fabian@vgo-kinderteater.de
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