
 
 
Erlebnis Musik unserer Zeit  
aspekteFESTIVAL – 6. bis 10. März 2024 
Szene Salzburg, Universität Mozarteum & Kollegienkirche 
 
Das aspekteFESTIVAL zählt zu den renommiertesten Festivals für Neue Musik in Österreich, es 
steht seit mehr als 45 Jahren für Begegnung mit dem Neuen auf höchstem interpretatorischem 
Niveau. Die nächste Ausgabe findet von 6. bis 10 März 2024 statt. Ludwig Nussbichler 
subsumierte sein Programm unter dem Titel „stimmen“, „denn die Stimme tröstet, verzaubert, 
verführt, ist Vermittlerin von Freude und Trauer, sie spricht, singt, schreit und flüstert, sie 
begeistert, irritiert und berührt.“ Einer der Höhepunkte wird die Uraufführung der Oper „Stabat 
Mater Furiosa“ sein, ein Kompositionsauftrag an den ägyptischen Komponisten Hossam 
Mahmoud. Als Artist in Residence kommt die britische Sängerin Juliet Fraser nach Salzburg.   
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stimmen: Der Titel des Festivals steht einerseits selbsterklärend für Vokalmusik in der Neuen 
Musik, andererseits suggeriert er gleichzeitig den Themenbereich „Stimmungen“, sowohl im 
Sinne von Atmosphäre und Emotionalität als auch von mikrotonaler Färbung. 
 
In Hossam Mahmouds Oper „Stabat Mater Furiosa“ (7.3. & 9.3.) klagt sie an, eine Frauenstimme, als 
„Schrei“ gegen Krieg und allgemein gegen die Gewalt, die von Männern verübt wird. Während hier der 
Komponist für eine Solistin und Chor ein Libretto vertont – auf der Grundlage des gleichnamigen 
Gedichts von Jean-Pierre Siméon -, singen die beiden Frauen in FACE Dia.De von Pierluigi Billone 
(6.3.) ohne Text und scheinen ihre Laute aus dem Klang des Ensembles zu beziehen, immer wieder 
aus der Stille kraftvoll und expressiv die Stimmen erhebend. Kongenialer Partner ist hier PHACE aus 
Wien. In Stabat Mater Furiosa übernimmt die Sopranistin Jenifer Lary die Hauptrolle, Anna Clare Hauf 
und Karera Fujita sind in FACE Dia.De zu erleben.  
 
Darüber hinaus führen zwei weitere exzellente Interpretinnen neuer Vokalkunst die Programmlinie des 
Festivals weiter: das Ensemble NAMES begegnet der renommierten Stimmkünstlerin Frauke Aulbert 
(8.3.) und mit der britischen Sopranistin Juliet Fraser betritt – als Artist in Residence – sowohl in 
Øyvind Torvunds „Plans for Future Operas“ (6.3.) als auch mit „Berenice. Lied vom Verschwinden“ von 
Johannes Maria Staud und „Aria“ von Beat Furrer (10.3.) eine der faszinierendsten Stimmen der Musik 
unserer Zeit die Festivalbühne, hier gemeinsam mit dem œnm . œsterreichisches ensemble fuer neue 
musik (10.3.). Neben dem Chor aus „Stabat Mater Furiosa“ eröffnen zwei Vokalensembles weitere 
Perspektiven auf die Stimmkunst: das Ensemble REIHE Zykan + mit dem Bariton Adrian Eröd und das 
litauische Ensemble Network of Vocal Arts – Vokalinio meno tinklas (10.3.). 
  
Artist in Residence – Juliet Fraser: International anerkannt als engagierte Interpretin neuer Musik, 
tritt die britische Sängerin regelmäßig mit Ensembles wie der Musikfabrik, dem Klangforum Wien, dem 
Ensemble Modern, Remix, Talea und dem Quatuor Bozzini sowie im Duo mit dem Pianisten Mark 
Knoop auf. Zudem ist sie Mit-glied des Vokalensembles EXAUDI, das sie 2002 gemeinsam mit dem 
Komponisten und Dirigenten James Weeks gegründet hat. Fraser beauftragte zahlreiche neue Werke 
und wirkte eng an deren Entstehungsprozess mit, etwa gemeinsam mit den Komponist:innen 
Laurence Crane, Pascale Criton, Bernhard Lang, Cassandra Miller und Rebecca Saunders. Fraser ist 
künstlerische Leiterin des eavesdropping Festivals in London, Co-Direktorin von „all that dust“, einem 
kleinen unabhängigen Label für neue Musik, und Direktorin von VOICEBOX, einem neuen Programm 
für zeitgenössische Vokalperformance 



 
 
Ensembles 
PHACE, NAMES New Arts and Music Ensemble Salzburg, Ensemble Network of Vocal Arts – 
Vokalinio meno tinklas, Ensemble REIHE Zykan +, œnm . œsterreichisches ensemble fuer neue 
musik 
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Komponist*innen 
Pierluigi Billone, Øyvind Torvund, Hossam Mahmoud, Tímea Hvozdíková, Louis d’Heudieres,  
Georges Aperghis, Frauke Aulbert, Brigitte Muntendorf, Pauline Oliveros, Agnė Mažulienė, 
Christian Wolff, Rupert Huber, Robert Moran, Otto M. Zykan, Michael Mautner, Karmella 
Tsepkolenko/Serhij Zhadan, Maria Gstättner, Karim Zech, Johannes Maria Staud, Frédéric Durieux, 
Beat Furrer. 
 
Uraufführungen von 
Tímea Hvozdíková, Louis d’Heudieres, Hossam Mahmoud, Agnė Mažulienė, Maria Gstättner, Karim 
Zech sowie weitere Werke im Rahmen der aspekteSPIELRÄUME 
 
Terminüberblick 
6.3. 15.30 Uhr Lecture I. Pierluigi Billone – für Student:innen 
6.3. 19.00 Uhr aspekte 1 | PHACE – FACE Dia.De 
6.3. 21.00 Uhr aspekte 2 | Juliet Fraser & Mark Knoop – Plans for Future Operas 
7.3. 10.30 Uhr Lecture/Workshop II. Juliet Fraser – für Student:innen  
7.3. 18.00 Uhr Atelier Gespräch zu Stabat Mater Furiosa  
7.3. 19.00 Uhr aspekte 3 | Stabat Mater Furiosa 
8.3. 19.00 Uhr aspekte 4 | NAMES & Frauke Aulbert – Cinq Couplets 
9.3. 14.00 Uhr aspekte 5 | Finale Jugend komponiert 
9.3. 17.00 Uhr aspekte 6 | aspekteSPIELRÄUME – Preisverleihung Jugend komponiert und 
aspekteSONDERPREIS 
9.3. 19.00 Uhr aspekte 7 | Stabat Mater Furiosa 
9.3. 20.00 Uhr aspekte 8 | Vokalinio meno tinklas – Spirits of the Wood 
10.3. 11.00 Uhr aspekte 9 | Ensemble REIHE Zykan + & Adrian Eröd – Das Unterösterreichische 
Liederbuch 
10.3. 19.00 Uhr aspekte 10 | œnm & Juliet Fraser – Aria 
 
Informationen und Karten unter aspekte-salzburg.com 
Veranstaltungskasse: jeweils eine Stunde vor Veranstaltungsbeginn direkt beim Spielort.   
 
Festivalpass für alle Veranstaltungen 90.-- | Jugend 45.-- | Einzelkarten 29,-- | Jugend 15,-- 
Der Jugend-Preis gilt für Schüler:innen, Studierende bis 26 Jahre und Präsenz- bzw. Zivildiener nach 
Vorlage eines gültigen Ausweises. Ermäßigungen sind nicht kumulierbar.  
 
20 % Ermäßigung im online Vorverkauf: Ö1 Club, Ö1 intro, mica Club, SN-Card, Mitglieder des   
Dachverbands Salzburger Kulturstätten, Der Standard-Abonnent:innen.  
 
 



 
 
Gesamtprogramm aspekteFESTIVAL 2024 
 
Mittwoch, 6. März 
 
aspekte 1| PHACE – FACE Dia.De 
SZENE Salzburg, 19.00-20.15 UHR  
PHACE 
 
Anna Clare Hauf &, Karera Fujita, Stimmen 
Lars Mlekusch, Musikalische Leitung 
· Pierluigi Billone, FACE Dia.De für 2 Stimmen und 8 Instrumente (2019) 
 
Mit „FACE Dia.De“ begibt sich der Komponist Pierluigi Billone (*1960) gemeinsam mit dem Ensemble 
Phace auf seine zweite „Forschungsreise“ – nun mit doppelter vokaler Besetzung. Darauf spielt auch der 
Titel an, denn mit „Dia.De“ sind die legendäre Stimmakrobatin Diamanda Galás und ihr Landsmann, der 
Grieche Demetrio Stratos, gemeint. Es sei „kein literarischer oder intellektueller Bezug notwendig, um dem 
Gesang zu begegnen“, so der Komponist, denn er fließe „nach seinen eigenen Rhythmen – autonom, 
präverbal“. „Dia.De“ ist auch als „Dyade“ zu verstehen, eine Einheit aus zwei Teilen in intensiver Interaktion 
mit den acht Musikern – ein Abenteuer! 
 
aspekte 2 | Juliet Fraser & Mark Knoop – Plans for Future Operas 
SZENE Salzburg, 21.00-22.00 Uhr 
 
Juliet Fraser, Sopran 
Mark Knoop, Klavier, Keyboard, Technik 
· Øyvind Torvund, Plans for Future Operas (2022) 
 
Der Norweger Øyvind Torvund (*1976), als Rock-Gitarrist in der experimentellen Musik verortet, hat eine 
ganze Werkreihe mit „Plänen für zukünftige …“ komponiert. Mit viel Witz, Fantasie und dem Glauben an 
eine überraschende Zukunft entwarf er Szenarien, wie sie schon von den Gesetzen der Physik und Akustik 
her niemals Realität werden können. Juliet Fraser, Sängerin mit betörender Bühnenpräsenz und Mark 
Knoop an den Tasteninstrumenten sind die Widmungsträger der rasanten Komposition mit Video-
Projektion. Darin skizziert Torvund zeichnerisch eine utopische Idee einer faszinierenden neuen Opernwelt. 
 
Donnerstag, 7. März 
Atelier Gespräch: Universität Mozarteum, Bösendorfer Saal, 18.00–18.45 UHR  
Sabine Coelsch-Foisner im Gespräch mit der Sopranistin Juliet Fraser, der Regisseurin Rosamund 
Gilmore, dem Komponisten Hossam Mahmoud und Ludwig Nussbichler, künstlerischer Leiter aspekte. 
 
aspekte 3 | Stabat Mater Furiosa von Hossam Mahmoud (Auftragswerk UA) 
Universität Mozarteum, Max Schlereth Saal, 19.00–20.30 UHR (2. Vorstellung am 9. März, 19 Uhr)  
 
Kai Röhrig, Musikalische Leitung | Rosamund Gilmore, Regie und Bühnenraum |  
Ronny Dietrich, Dramaturgie | Selina Schweiger, Kostüme | Andreas Greiml, Lightdesign | Giorgio Musolesi, 
Chorleitung | Antonie Pumberger, Regieassistenz, Produktionsleitung 
 
Jenifer Lary, Sopran 
Annalisa Hohl, Darka Mavlenko, Mariia Tkachenko, Absolventinnen des Thomas-Bernhard-Instituts 
Vokalensemble der Universität Mozarteum Salzburg: Lisa Fornhammar, Einstudierung | Miriam Bitschnau, Mina 
Nori, Esther Maude Michel-Spraggett, Ami Mizuno, Maria Teresa Casaca Dos Santos 
Instrumentalensemble: Vera Klug, Flöte/Bassflöte, Luisa Marcilla Sanchez, Oboe, David Fliri, Horn, David 
Hödlmoser, Pauken, Frank Stadler, Violine, Predrag Katanic, Viola, Sebastian Ludmány, Violon-cello, Michael 
Seifried, Kontrabass 
 
Monolog für Sopran, 3 Frauenstimmen, Frauenchor und Orchester Libretto von Christian Ollivier nach dem 
gleichnamigen Theatermonolog von Jean-Pierre Siméon. Während einer Reise durch den vom Krieg 
gezeichneten Libanon verfasste Jean-Pierre Siméon 1997 den Theatermonolog „Stabat Mater Furiosa“, 
eine wütende Anklage einer Mutter gegen jegliche Gewalt, Kriege, begangene und kommende Gräueltaten. 
In seiner Komposition vervielfältigt Hossam Mahmoud diese Stimme, erhebt sie über das ursprünglich 
aktuelle Wutgedicht in einen universellen Aufschrei einer alle Generationen übergreifenden und alle Mütter 
in sich vereinigenden Frau, die unabhängig von jeglichen zeit- oder ortsgebundenen Gewaltverbrechen in 
ihrem Schmerz dennoch auch die Liebe, das Leben, die Menschlichkeit beschwört. 



 
 
Freitag, 8. März  
 
aspekte 4 | Names & Frauke Aulbert – Cinq Couplets 
SZENE Salzburg, 19.00-20.30 Uhr 
 
NAMES 
Frauke Aulbert, Solistin 
· Tímea Hvozdíková, „Pyro“ (2023/UA) 
· Louis d’Heudieres, „Doublings“ für partiell simuliertes Septett (2023/UA) 
· Georges Aperghis, Auszüge aus „Cinq Couplets“ für Kontrabassklarinette 
und Stimme (1988) 
· Frauke Aulbert, Solo Performance 
· Brigitte Muntendorf, „PLAY ME back and forth“ (2015) 
 
„Hamburgs Avantgarde-Queen“, so wurde die Vokalistin Frauke Aulbert von einer Zeitung betitelt, bringt mit 
dem Salzburger Ensemble NAMES neben einer eigenen Solo-Performance zwei neue Werke von 
Komponist:innen der jüngeren Generation zur Uraufführung: Mit der bei Johannes Maria Staud am 
Mozarteum studierenden Slowakin Tímea Hvozdíková (*1998) und dem in Hamburg lebenden, 
elektronikaffinen Louis d’Heudieres (*1988) spannt sich der ästhetische Bogen bis hin zum oft szenisch und 
multidisziplinär arbeitenden Altmeister Georges Aperghis und der feministischen Composer-Performerin 
Brigitta Muntendorf (*1982). 
 
Samstag, 9. März  
 
aspekte 5 | Finale und Preisverleihung Jugend komponiert 
Universität Mozarteum, Kleines Studio, 14.00–15.30 UHR  
 
Christina Schorn-Manchinelli, Gitarre 
Yvonne Zehner, Gitarre 
Die Austrian Composers Association– Vereinigung österreichischer Komponist:innen (ACOM) hat 
gemeinsam mit MUSIK DER JUGEND junge Menschen im Alter von 10 bis 18 Jahren zum bundesweiten 
Kompositionswettbewerb „Jugend komponiert“ eingeladen. Das Finale und die Preisverleihung können im 
Rahmen des aspekteFESTIVAL 2024 live miterlebt werden. 
 
aspekte 6 | aspekteSPIELRÄUME 
Preisträger:innen Jugend komponiert und aspekteSONDERPREIS mit Preisverleihung 
Universität Mozarteum, Kleines Studio 17.00–18.30 UHR  
 
In diesem Konzert steht die Jugend im Mittelpunkt: Mit jungen, ausgezeichneten Interpret:innen von Musik 
unserer Zeit, die ihre Instrumentalausbildung am Musikum Salzburg oder am Pre-College Salzburg 
erhalten, und mit den Preisträger:innen von „Jugend komponiert“. 
 
aspekte 7 | Stabat Mater Furiosa 
Universität Mozarteum, Max Schlereth Saal, 19.00–20.30 UHR  
UNIVERSITÄT MOZARTEUM | MAX SCHLERETH SAAL 
2. Vorstellung 
 
aspekte 8 | Vokalinio Meno Tinklas – Spirits of the Wood 
Kollegienkirche, 20.00-21.00 UHR 
 
Ensemble Network of Vocal Arts – Vokalinio meno tinklas 
Rupert Huber & Doris Huber 
 
Pauline Oliveros, „Teach Yourself to Fly“ (1973) 
Agnė Mažulienė, „Tykuma“ (2023/UA) 
Christian Wolff, „Sticks“ (1969) 
Rupert Huber, „NANA“ (2023) 
Ensemble-Improvisation „Miško Dvasios“ 
Robert Moran, „Solenga“ (2023) 
 
 
 



 
 
„Als Medium zwischen voneinander abgetrennten Wirklichkeiten“ hat der oberösterreichische Komponist 
und Dirigent Rupert Huber Musik einmal definiert. In seinem Selbstverständnis steht die 
Auseinandersetzung mit Gesangs-Ritualen von Schamanen in keinem Widerspruch zu dem Schaffen von 
Zeitgenossen, sofern sie eine tiefere Erkenntnis transportieren. Mit der Kombination von Improvisation, 
Stücken der amerikanischen 1968er Szene und neuen Werken öffnet er mit dem Ensemble Network die 
einnehmende Welt der Vielstimmigkeit. 
 
Sonntag, 10. März  
aspekte 9 | Ensemble Reihe Zykan + & Adrian Eröd – Das Unterösterreichische Liederbuch 
Universität Mozarteum, Solitär, 11.00-12.15 UHR 
 
Ensemble REIHE Zykan + 
Albert Sassmann, Klavier 
Adrian Eröd, Bariton 
Michael Mautner, Leitung und Moderation 
· Otto M. Zykan, „Ping peng peng“ (Trioversion, 1983/2020) 
· Michael Mautner, „...doibt on douter“ für Vokalquartett (2021) 
· Karmella Tsepkolenko/Serhij Zhadan, „Woher schwarzer Tross...“ für Vokalquartett (2022) 
· Maria Gstättner, „Maria Lasso” (2023/UA, Kompositionsauftrag des Ensemble REIHE Zykan +, gefördert 
vom BMKOES) 
· Otto M. Zykan/Michael Mautner, „Das Unterösterreichische Liederbuch – 21 Gesänge über Höhen, Tiefen 
und Abgründe“ (2019) 
 
Otto M. Zykan (1935-2006) war Komponist und der beste Interpret seiner eigenen Werke. Um das pointierte 
Liederbuch auf urösterreichische Gedichte bzw. Paraphrasen vom Komponisten selbst authentisch 
wiedergeben zu können, wurden sie von Michael Mautner bearbeitet. „Unterösterreichisch“ ist hier in jedem 
Fall als Charaktereigenschaft zu verstehen und keinesfalls als zehntes Bundesland. 
 
aspekte 10 | œnm & Juliet Fraser – Aria 
Universität Mozarteum, Solitär, 19.00-20.00 Uhr 
œnm . œsterreichisches ensemble fuer neue musik 
 
Juliet Fraser, Sopran 
Johannes Kalitzke, Musikalische Leitung 
 
· Karim Zech, „Fluchtpunkte II“ (2023/UA)  
· Johannes Maria Staud, „Berenice. Lied vom Verschwinden” für 
Sopran, kleines Ensemble und Tonband (2003) 
· Frédéric Durieux, „Theater of Shadows” für Ensemble (ÖEA 2021/22) 
· Beat Furrer, „Aria“ für Sopran und sechs Instrumente (1999) 
 
Die britische Sopranistin Juliet Fraser interpretiert mit dem Salzburger œnm zwei exemplarische 
Vokalwerke der Jahrtausendwende: Johannes Maria Staud (*1974) führte in dem „Lied vom Verschwinden“, 
einer Vorstudie zu seiner Oper nach Edgar Allan Poe, erstmals „eine elektronisch generierte Klangebene 
mit einer vokal-instrumentalen zusammen“ – als „gegenseitige Bereicherung“. Beat Furrers (*1955) „Aria“ 
gilt als eines seiner zentralen Stücke für Stimme, die neben Flöte, seine meistverwendete Klangfarbe ist. 
Durch die verflochtenen Spuren scheint „etwas Starres, etwas Totes im Hintergrund, das allmählich durch 
Perspektivenwechsel zum Leben erweckt wird“. 
 
 
 
 
 
Künstlerische Leitung: Ludwig Nussbichler 
Geschäftsführung: Renate Stelzl 
aspekteSPIELRÄUME: Maria Othonos 
Pressekontakt: Julia Lepka-Fleischer / julia.lepka@hinterland.cc / +43 664 2109659 
 
Unterstützt werden die aspekte von Stadt Salzburg, Land Salzburg, BMKOES 
Universität Mozarteum Salzburg, SKE, LSG, Austrian Composers Association  
 
www.aspekte-salzburg.com 



 
 
Stabat Mater Furiosa – Text von Ronny Dietrich 
 
Szenische Uraufführung von Hossam Mahmouds Komposition  
Auftragswerk der aspekteSALZBURG – Eine Koproduktion mit der Universität Mozarteum  
Libretto v. Christian Ollivier (2022) nach dem gleichn. Theatermonolog v. Jean-Pierre Siméon (1997). 
 
Der 1950 geborene französische Dichter Jean-Pierre Siméon, der als eine der führenden Stimmen der 
französischen Gegenwartsdichtung gilt, verfasste den Theatermonolog „Stabat Mater Furiosa“ 1997 
während einer dreiwöchigen Reise durch den vom Krieg gezeichneten Libanon. Über den Weg vom 
ursprünglichen Monolog zum mehrstimmigen Libretto schreibt Christian Ollivier: „Ich bin dem Text von 
Jean-Pierre Siméon vor ca. 15 Jahren begegnet und wurde sofort von der Intensität und Dichte der 
Sprache sowie von der Spannung zwischen Sänfte und Wut in den Bann gezogen. Außerdem weckte 
er in mir Erinnerungen an Erzählungen aus dem Krieg, die ich von gleichaltrigen und jüngeren Frauen 
aus dem Libanon gehört hatte. Das Gedicht wurde ursprünglich fürs Theater – und für eine bestimmte 
Schauspielerin – als ,Schrei’ und Ausdruck einer ,Wut’ gegen den Krieg verfasst, wie ihn Jean-Pierre 
Siméon beschreibt. Für mich war aber sofort klar, dass eine Aufführung von drei verschiedenen 
Frauen getragen werden sollte. Ich lebe auf einer Insel mitten im indischen Ozean, die für das 
friedliche Zusammenleben von Menschen mit unterschiedlichen Kulturen und Religionen bekannt ist. 
Damals kam es aber zu keiner Aufführung. Das Projekt fand dann als Fortsetzung meiner 
Zusammenarbeit mit Hossam Mahmoud eine Wiederbelebung und so schrieb ich im Sommer 2022 
auf der Basis der Übersetzungen von Heinke Wagner (vom Théâtre national de Lyon zur Verfügung 
gestellt) und Daniel Gerzenberg (Secession Verlag für Literatur) eine deutsche Version des Textes. 
Sämtliche Stimmen stehen stellvertretend für alle wütenden Frauen und noch mehr für das mütterliche 
Lebensprinzip auf der Bühne.“ 
 
In seiner Komposition verwandelt Hossam Mahmoud das ursprünglich aktuelle Wutgedicht in einen 
universellen Aufschrei einer alle Generationen übergreifenden und alle Mütter in sich vereinigenden 
Frau, die unabhängig von jeglichen zeit- oder ortsgebundenen Gewaltverbrechen in ihrem Schmerz 
dennoch auch die Liebe, das Leben, die Menschlichkeit beschwört. Gewidmet ist die Partitur des 1965 
in Kairo geborenen, seit 1990 in Salzburg als freischaffender Komponist und Instrumentalist lebenden 
Hossam Mahmoud, dem Arzt Dr. Wolfgang Aichelburg, der weltweit in Krisengebieten schwerst 
verletzten Kindern und Frauen hilft. Die Werkbezeichnung „Monolog“ weist darauf hin, dass sich in 
Mahmouds Komposition sämtliche Stimmen und Instrumente zu einem Wesen vereinen. Wir 
begegnen dieser Mater furiosa in einem Moment ihres Lebens, in dem sie mit absoluter Klarheit auf 
die Welt, die Menschheit blickt und die Hintergründe für männliche Gewaltbereitschaft analysiert. Ihr 
Muttersein als Bedingung jeglichen Lebens befähigt sie dazu und sie verweigert sich jeden 
Verstehens. Auch wenn die Sprech- und Chorstimmen eigene Erlebnisse und Emotionen in ihr 
heraufbeschwören und sie bedrängen, verstreut sie unangefochten ihr „zorniges Gebet im Schweiße 
des Abends“ – so die letzten Worte. Strukturell bedeutsam für die „Stabat Mater Furiosa“-Partitur ist 
die Gliederung in Atemzüge, die jeweils in Fermaten münden, die den Interpret:innen Freiräume 
geben, um das vorgegebene Material individuell zu gestalten, dessen Ausführung eng an die 
jeweiligen atmosphärischen, auch räumlichen Bedingungen geknüpft ist. 
Rosamund Gilmore, die den Blick von künstlerisch tätigen Zeitgenossen auf die Gegenwart als für sie 
existenziell beschreibt, indem sie diese Sicht in die eigene Suche nach Antworten auf unser 
Menschsein einbezieht, schuf für ihre Inszenierung einen Bühnenraum, der symbolisch mit Feuer, 
Wasser und Brot auf die dem Menschen zum Überleben wesentlichen Dinge verweist, ansonsten aber 
die Protagonistin samt ihren Erinnerungsfacetten der Raum- und Zeitlosigkeit anheimgibt. 
 
Ronny Dietrich 
 
 
 
 
 
 
 
 
 



 
Biografien zu Stabat Mater Furiosa  
 
Kai Röhrig, Musikalische Leitung  
Er studierte an der Kölner Musikhochschule sowie an der Salzburger Universität Mozarteum in der 
Klasse von Michael Gielen und belegte Sommerkurse bei Rolf Liebermann. Er ist Preisträger der 
Internationalen Stiftung Mozarteum, die ihn mit der „Bernhard-Paumgartner-Medaille“ auszeichnete. 
Zunächst Musikdirektor des Salzburger Landestheaters, ist er seit 2014 als Professor und 
musikalischer Leiter der Opernklasse am Mozarteum tätig. Neben Auftritten bei den Salzburger 
Festspielen und am Pult des Mozarteum Orchesters Salzburg war er u.a. an der Staatsoper 
Hannover, am Staatstheater am Gärtnerplatz und an der Deutschen Oper am Rhein engagiert. Von 
Hossam Mahmoud dirigierte er u.a. die Uraufführungen der Oper „Salomon“ 2007 in Kairo und des 
Oratoriums „Deine Ferne ist für mich kein Fernsein“ 2017 in Salzburg. 
 

    
Kai Röhrig © Christian Schneider, Jenifer Lary © Stefan Weiss, Rosemund Gilmore © zVg, Hossam Mahmoud © Marion Kalter 
 
Rosamund Gilmore, Regie und Bühnenraum  
begann ihre künstlerische Laufbahn als Tänzerin und Choreografin und gründete 1979 mit dem 
Komponisten Franz Hummel die „Laokoon Dance Group“, die sich als eine der erfolgreichsten Tanz-
theater-Gruppen der 1980er-Jahre etablierte. 1987 übernahm sie mit der Uraufführung von Hummels 
„Luzifer“ ihre erste Opernregie und widmete sich in der Folge einem alle Musikepochen umfassenden 
Repertoire, das sie an alle renommierten Bühnen Deutschlands führte. Im Fokus ihres Schaffens steht 
dabei nach wie vor das Erarbeiten von Uraufführungen. Seit Oktober 2021 hat Rosamund Gilmore als 
Professorin das Lehramt für Musikdramatische Darstellung an der Universität Mozarteum Salzburg 
inne. 
 
Jenifer Lary, Sopran 
Die junge Wienerin mit Wurzeln in Tirol und Israel sammelte als Kind erste Bühnenerfahrung. 
Internationale Aufmerksamkeit erlangte sie in der Titelpartie von Bergs „Lulu“ und in der virtuosen 
Titelrolle der „Dinorah“ von Meyerbeer. Ihre Engagements führten sie an das Musiktheater an der 
Wien, die Wiener Volksoper, die Bregenzer Festspiele, das Musiktheater Linz und viele weitere 
renommierte Bühnen. Die Koloratursopranistin begeistert mit einem Repertoire, das von Barock bis zu 
zeitgenössischer Musik reicht. 
 
Hossam Mahmoud 
studierte an der Universität Kairo sowohl orientalische Musik als auch die europäische Musiktradition, 
außerdem Bratsche, Oud (arabische Laute) und Musikpädagogik. Weitere Kompositionsstudien an der 
Musikuniversität Graz und der Universität Mozarteum Salzburg schlossen sich an. Seit 1990 in 
Österreich, lebt er als freischaffender Komponist und Interpret in Salzburg und setzt sich für den 
Dialog der Kulturen ein. Sein bisheriges Schaffen umfasst Orchesterwerke, instrumentale und vokale 
Kammermusik in unterschiedlichsten Besetzungen, elektronische bzw. Computermusik und Opern. 
Seine Werke werden im In- und Ausland (Salzburger Festspiele, Wien, Dresden, Hamburg u. a.) 
aufgeführt. Im Jahr 2013 erhielt er für seine von Publikum und Presse mit Begeisterung 
aufgenommene Oper „18 Tage“, ein Auftragswerk des Salzburger Landestheaters, den Großen 
Kunstpreis für Musik des Landes Salzburg. 
 
 
 
 



 
 
Wie hört sich die Welt an? Das aspekteFESTIVAL Salzburg 2024 
Blogbeitrag #1 von Claus Friede  
 
Der Begriff „Aspekte“ im Sinne von Blickwinkel, Betrachtungsweise und Gesichtspunkt steht in diesem Jahr 
erneut, erweitert und scheinbar unverbraucht interpretiert im Zentrum des „aspekteFESTIVAL Salzburg 
2024“. Zu verdanken ist das dem Intendanten Ludwig Nussbichler. Er widmet sich heuer explizit 
Kompositionen und Aufführungen, die die Vokalmusik in einem besonderen Maß fokussieren und lädt zu 
einer faszinierenden und ambivalenten Reise ein.  
 
„Wie hört sich die Welt an?“, schwebt hier als umfassende Frage über dem Festival. Das erste, das wir im 
Mutterleib wahrnehmen, ist der Herzrhythmus der Mutter, später treten Stimmen und Klänge hinzu, Musik 
und Geräusche, die von außen an das sich ausbildende Organ Ohr herangeführt werden. Nussbichler 
spricht bildlich von einer „Wahrnehmungshöhle, in der sich Orientierung und Stimmungen bilden“1. Daher ist 
das Wort „Stimmen“ – sein prägnant-kurzer Festivaluntertitel – umfassend, „denn die Stimme tröstet, 
verzaubert, verführt, ist Vermittlerin von Freude und Trauer, sie spricht, singt, schreit und flüstert, sie 
begeistert, irritiert und berührt.“  
 
Darüber hinaus ist die Mehrdeutigkeit von „Stimmen“ gewollt, neben den menschlichen Stimmen ist auch 
das Stimmen gemeint, um Stimmungen erzeugen zu können. Eine Stimme, so weiß man seit den 
Aufzeichnungen Michael Scotus (1180-1235)2 und spätestens seit den Forschungen des deutschen Arztes 
Günther Habermann, ist ein „Spiegel der Persönlichkeit“3. Selbst einfache Äußerungen erlauben 
Vorstellungen über die Persönlichkeit einer Sprecherin oder Sängerin/eines Sprechers oder Sängers. Damit 
kreiert sich eine persönliche Wirklichkeit der Wahrnehmung. 
 
„Alles was wirkt“, so der Grundgedanke des neoplatonischen Dominikaners und Gelehrten Meister Eckhart 
(Eckhart von Hohenstein, um 1260–um 1328), der den Begriff Wirklichkeit in die (mittelhoch-)deutsche 
Sprache einführte, als er nach einer adäquaten Übersetzung einer Kombination der lateinischen Worte 
„realitas“ und „actualitas“ suchte. Die passive Realität und das aktive Aktuelle verknüpfen sich hier mit 
Wirkung. Im heutigen Gebrauch steht Wirklichkeit auch als verstärkendes Adjektiv von Wahrheit. 
 
Mit der Frage, wie sich die Welt anhöre und resultierend aus der Wirkung, ist der Intendant dicht an Platons 
Höhlengleichnis4 und dem Verhältnis von Wirklichkeit und Illusion. Die sich ständig verändernde individuelle 
Erfahrung, das Lernen, Vergleichen und Wissen sorgt dafür, dass wir uns ebenfalls ständig verändern und 
die uns umgebende Welt neu entdecken und deuten können. Das ambivalente Verhältnis von Wirklichkeit 
und Illusion ist gerade in der Musik5 von qualitativer Bedeutung. Denn im Gegensatz zur absoluten Musik6 
konzentriert sich das diesjährige aspekte-FESTIVAL Salzburg auf die relationale Musik7. Inwieweit sich 
neue Strategien der Semantisierung, Theatralisierung, Visualisierung und Sonifizierung ergeben, werden 
die Konzertaufführungen in Salzburg zeigen. Man kann sich jedoch auf die relationale Musik freuen, denn 
sie beinhaltet Kompositionen, in denen die Stücke an Texte und Sprache, an Erzählung und Fiktion, an 
Mimik und Gestik, an bewegte und unbewegte Bilder, an Programme und Konzepte sowie an eindeutig 
identifizierbare Umwelt- und Naturgeräusche gekoppelt werden. Das Festival entwickelt konsequenterweise 
aus der eben geführten Herleitung so etwas wie Persönlichkeit, die nicht nur ein musikalischer-, sondern 

 
1 Zitat aus einen am 19.1.2024 geführten Gespräch. 
2 Vgl.: Scotus:, Michael: Handbuch zur Physiognomik, 1228. Darin gab es konkrete Schlüsse von Stimme auf Persönlichkeit. 
Kommentierung: Christiane Kiese-Himmel: Körperinstrument Stimme. Grundlage, psychologische Bedeutung, Störung. 
Springer, 2016 
3 Habermann, Günther: Stimme und Mensch. Beobachtungen und Betrachtungen, Median-Verlag, 1996 
4 Das Höhlengleichnis aus dem 5. Jhd. v. Chr. ist eines der bekanntesten Gleichnisse der antiken Philosophie. Es stammt von 
dem griechischen Philosophen Platon, der es am Anfang des siebten Buches seines Dialogs Politeía von seinem Lehrer 
Sokrates erzählen lässt. Im Höhlengleichnis wird nach der Wirklichkeit von Dingen durch bestimmte Gegebenheiten gefragt. 
5 Das schließt die anderen Genres wie Kunst, Film, Literatur etc. keineswegs aus. 
6 Aus dem musikhistorischen Kontext heraus betrachtet, ist der österreichische Musikästhetiker und -kritiker Eduard Hanslick 
der bekannteste Verfechter der absoluten Musik. Er begründete die Bezeichnung 1854 in seiner Schrift „Vom Musikalisch 
Schönen“. Sie steht für die Musikästhetik 
Mitte des 19. Jahrhunderts. Für die Verfechter der absoluten Musik galt, dass die „von 
Sprache und Szene unabhängige Musik die eigentliche Musik sei.“ Absolute Musik ist 
demnach reine Instrumentalmusik, die aus ihrer Form und Technik wirkt und dabei 
weder einem außermusikalischen Inhalt folgt noch einen solchen umsetzt. Quelle: Dorothee Natorp; „Wirklichkeit oder Illusion? 
Der Unterschied der absoluten zur relationalen Musik“, Hamburg 2023  
7 Der noch recht junge Begriff wurde vom deutschen Philosoph Harry Lehmann in seinem gerade erschienenen Werk „Musik 
und Wirklichkeit“ (2023) eingeführt und geprägt und bezeichnet damit Musik „die sich unabhängig von den bisherigen 
klanglichen Standards der Neuen Musik (atonal & auf klassischen Instrumenten gespielt) bewegt.“ 
 



 
auch ein gesellschaftlicher Spiegel unserer Zeit ist. Dies zieht sich heuer wie ein roter Faden durch die elf 
Festivalkonzerte und Aufführungen.  
 
„FACE Dia.De“, das über einstündige Stück des Eröffnungskonzerts, das der italienische Komponist und 
Helmut Lachenmann-Schüler Pierluigi Billone für zwei Stimmen und acht Instrumente kreierte, ist ein 
textloses. Es ist aufgebaut wie ein Insel-Hopping durch ein musikalisches Meer, wobei die Inseln von recht 
unterschiedlicher Größe sind. Die Zwischenräume gleichen einer ruhigen Reise im Stillen Ozean. 
„Zurückgeworfen auf ihren Ursprung, ihre Leere, findet sich die Stimme in Gesellschaft einer zweiten, im 
energiegeladenen Zusammenfluss, im Verschmelzen und im Ausloten verschiedenster klanglich-ritueller 
Konstellationen mit kraftvollen instrumentalen Inseln des Ensembles“, hieß es in der Ankündigung der UA 
2019 im Wiener Konzerthaus. Damals, und in Salzburg, ist das PHACE Ensemble mit von der Partie. 
 
Einer der Höhepunkte wird die Uraufführung der Oper „Stabat Mater Furiosa“ sein, ein Kompositionsauftrag 
an den ägyptisch-österreichischen Komponisten Hossam Mahmoud (*1965), der seit 1990 in Salzburg lebt 
und arbeitet. Mikrotonale Tonsysteme werden sicherlich auch bei dem neuen Werk in Verbindung mit 
westlicher Halbtonmusik gesetzt, dazu virtuose Frauenstimmen. 
 
Schließlich bildet das œnm . œsterreichisches ensemble fuer neue musik unter der Leitung von Johannes 
Kalitzke und mit der britischen Sopranistin Juliet Fraser den Abschluss des Festivals. Vier Werke, die 
zwischen 1999 und 2023 komponiert wurden, zeigen das aktuelle vom Aktuellen. Der 19-jährige Karim 
Zech, von dem man annehmen möchte, er habe zeitlebens bisher nichts anderes gemacht, als 
komponieren, ist eines der zukunftsweisenden Talente. Von dem 1959 in Paris geborenen französischen 
Komponisten Frédéric Durieux wird das 2021/22 entstandene Werk „Theater of Shadows“ für dreizehn 
Instrumente aufgeführt – eine Hommage an den 2021 verstorbenen Installationskünstler Christian 
Boltanski8 (1944–2021). Die ausdrucksstarken und streng konstruierten Partituren von Frédéric Durieux 
beziehen sich oft auf literarische Werke der Poesie (Yves Bonnefoy, Emmanuel Hocquard, Paul Celan, 
Friedrich Hölderlin, Ayukawa Nobuo und Philippe Beck) oder des Dramas (Howard Barker, Samuel 
Beckett). Auch – wie in diesem Fall – inspirieren Werke der plastischen Kunst seine Arbeit, insbesondere 
die von Barnett Newman, Cy Twombly und eben Christian Boltanski. 
 
„Johannes Maria Staud führte in dem „Lied vom Verschwinden“, einer Vorstudie zu seiner Oper nach Edgar 
Allan Poe, erstmals „eine elektronisch generierte Klangebene mit einer vokal-instrumentalen zusammen“ – 
als „gegenseitige Bereicherung“. Beat Furrers „Aria“ gilt als eines seiner zentralen Stücke für Stimme, die 
neben der Flöte, seine meistverwendete Klangfarbe ist. Durch die verflochtenen Spuren scheint „etwas 
Starres, etwas Totes im Hintergrund, das allmählich durch Perspektivenwechsel zum Leben erweckt wird“, 
heißt im aspekte-Programm. 
 
Überhaupt sind die Kompositionen, die an diesem Festival aufgeführt werden, geprägt von Kreativität und 
Einfallsreichtum. Sie erkunden die menschliche Stimme als Instrument und schaffen damit 
Klanglandschaften, die so facettenreich sind wie das Leben selbst. Von sanften und zarten melodischen 
Linien und Punkten bis hin zu kraftvollen, imitierenden und expressiven Klängen – die Möglichkeiten, die 
die menschliche Stimme bietet, scheinen endlos zu sein. 
Die Stimme oszilliert zwischen Wirklichkeit und Illusion, denn auch die Imitation ist eine eigene Wirklichkeit, 
Realität und Wahrheit und gleichzeitig eine Illusion, Imagination und Utopie. 
 
Die Kompositionen bringen nicht nur die Klangvielfalt der menschlichen Stimme zum Ausdruck, sondern 
erzählen auch Geschichten. Jedes Werk enthüllt eine einzigartige Erzählung, die in den Herzen und Köpfen 
der Zuhörer widerhallt. 
 
Die Musiker*innen, die an diesem Festival teilnehmen, sind Meister*innen ihres Fachs. Sie beherrschen 
nicht nur die Technik des Gesangs, sondern auch die Kunst des Ausdrucks. Ihre Stimmen verschmelzen 
harmonisch miteinander oder konterkarieren sich und erschaffen eine beeindruckende Klangkulisse, die 
das Publikum in Staunen versetzen wird. Ein weiterer faszinierender Aspekt dieses Festivals ist die 
Verwendung modernster Technologie. Auch mit Hilfe von elektronischen Effekten und Klangverstärkern 
wird die menschliche Stimme transformiert und eröffnet neue klangliche Möglichkeiten. Diese 
Verschmelzung von Gesang, Technologie und Kreativität eröffnet den Zuhörer*innen eine ganz neue 
Hörerfahrung. Insgesamt ist das „Festival der menschlichen Stimme" eine Hommage an die künstlerische 
Schaffenskraft, an Gestaltungsräume und ein inspirierendes Erlebnis zwischen Vokal- und 
Instrumentalmusik in unserer Wirklichkeit. Genauso könnte auch die Welt klingen. 
 
© Prof. Claus Friede (Hochschule für Musik und Theater, Hamburg / Institut für Kultur und Medienmanagement) 

 
8 In Boltanskis Werk ging es immer wieder um die Verfälschung der Erinnerung und die Fragilität unserer Lebensentwürfe; Zeit, 
Vergänglichkeit und Tod waren seine großen Themen. 



 
 
 
Stabat Mater Furiosa – der andauernde Schrei gegen den Krieg 
Blogbeitrag #2 von Claus Friede  
 
 
Im Sommer 1997 schrieb der heute 73-jährige französische Dichter und Dramaturg Jean-Pierre Siméon, 
der durch den vom Bürgerkrieg gemarterten Libanon reiste, sein Gedicht „Stabat Mater Furiosa“ (dt.: „Es 
stand die Mutter voller Wut“) für seine Landsmännin, die Schauspielerin Gisèle Torterolo.  
 
Die Bilanz des libanesischen Bürgerkrieges: 170.000 Tote, 300.000 Verwundete und 800.000 Vertriebene 
sind für den Zeitraum von 1975–1990 zu beklagen.9 
 
Siméons Text ist ein Monolog, eine Verschmelzung von Poesie und Dramatik und gleicht einer lyrischen 
zeitlosen Anklageschrift gegen den Krieg, den Hass und die Gewalt. Gegen die Kriege von damals im 
Libanon, in Ruanda, auf dem Balkan und in Tschetschenien. Das Gedicht hat keinerlei Aktualität verloren 
und verschmilzt Erinnerung mit Tagesgeschehen – gegen die Kriege von heute in der Ukraine, im Nahen 
Osten, in Syrien und die von morgen. Es spielt also keine Rolle, wo dies geschah, es geht darum, die 
permanenten Gräuel des Krieges und der Gewalt anzuprangern, universell und unveränderbar. 
 
Die „Stabat Mater Furiosa“ ist der wütende, glühend-zornige, schmerzhafte und dennoch zerbrechliche und 
sinnliche Schrei einer Frau, die „Nein" zu einem Mann, Vater, Sohn, Bruder sagt, zu einem Milizionär, 
einem Kämpfer oder Soldaten (Contre l‘homme de G/guerre).  
„Ich bin diejenige, die sich weigert zu verstehen, ich bin die, die nicht verstehen will und fleht…"10, beginnt 
sie den Monolog wie eine geballte Faust im Angesicht der Geschichte. Jenseits von Tränen und Vernunft. 
Es ist ebenso der Schrei des Dichters Jean-Pierre Siméon, ein Schrei, der in einem Zug von ihm auf das 
Papier geworfen wurde, am 19. August 1997 in Saïda im Libanon. Es ist ein düsterer, ein harter, 
gewalttätiger und Bilder erzeugender Text, der nur von einer Hoffnung erhellt wird: von einer Welt ohne 
Krieg – und für die Liebe, das Leben, die Menschlichkeit steht. 
 
Die Worte des Dichters befreien und kristallisieren den Schmerz aus den täglichen Nachrichten. Paul 
Valéry11 schrieb einmal passend: „Lyrik setzt die Stimme in Aktion"12 voraus. 
Und Siméon erläutert in einem Interview im Jahr 2008 näher: „Ich habe mich darum bemüht, dass das 
Schreiben des Gedichts ständig performativ ist. Ich kratzte bis zur Tiefenstruktur des Textes, bis zu den 
Bewegungen unterhalb der Syntax, um mich so genau wie möglich in diesem Wort zu befinden, ohne 
irgendeinen Kommentar hinzuzufügen. Dann habe ich die Schauspielerin Gisèle Torterolo13 gebeten, den 
Punkt der emotionalen Ermüdung zu finden, das blutrote Fleisch als die Zeichnung der Worte zu finden". 
 
Der ägyptisch-österreichische Komponist und Instrumentalist Hossam Mahmoud hat Erfahrung mit 
musikalisch-dramatischen Gedichten14. Er erhielt den Auftrag, das lyrische Stück von Siméon zu vertonen, 
zu einer Oper zu gestalten. Am 7. März 2024 ist es soweit: die Uraufführung seiner „Mutter voller Wut“ 
findet im Max Schlereth Saal, Universität Mozarteum, Mirabellplatz 1 in Salzburg statt. 
 
Hossam Mahmoud antwortet mir auf die Frage wie es zum Kompositionsauftrag kam: „Vor gut vier Jahren 
kam der französische Librettist Christian Olivier nach Salzburg und zeigte mir den Theatermonolog von 
Jean-Pierre Siméon. Nachdem ich ihn gelesen hatte, ließen mich diese Texte innerlich nicht mehr los. Ich 
leitete sie daraufhin weiter an den Dirigenten Kai Röhrig und die Dramaturgin Ronny Dietrich. Ihnen erging 
es genauso wie mir.  
 
Christian Olivier schrieb das Libretto und Kai Röhrig reichte es weiter an Ludwig Nussbichler, den 
Intendanten des Aspekte Festivals, der sein Interesse dafür umgehend ausdrückte und das Projekt 
übernahm. Für mich ist es eine Ehre für dieses renommierte Festival diese Oper zu schreiben.“ 

 
9 Schulze, Kirsten: „Rolle und Perspektiven des Libanon in der Region“. In: Wege aus dem Labyrinth? Friedenssuche in Nahost. 
Baden-Baden 1997. 
10 Übersetzung ins Deutsche: Daniel Grenzenberg. 
11 Paul Valéry (1871–1945) war ein französischer Lyriker, Philosoph und Essayist.  
12 Valéry, Paul: „Rede über die Ästhetik“ (Discours sur l’esthétique) [1937]. In: Actes du Deuxième Congrès International 
d’Esthétique et de Science de l’Art, Paris, Alcan, 1937, Bd. 1, S. IX–XXXIII. 
13 Und später andere. Das Gedicht wurde zur „Poesie des Theaters“ (« poésie de théâtre »; Siméon) und oft in verschiedenen 
Theatern als Monolog oder ergänzt als Tanz vor allem in Frankreich und der Schweiz etc. aufgeführt. Die deutschsprachige 
Erstaufführung fand 2016 mit Gabriele Köhlmeier im Literaturhaus Graz statt. 
14 18 Tage... – Oper für Soli, Schauspieler, Chor und Orchester (2012–2013), Elegie an die Märtyrer der 25. Januar-Revolution 
– für Violine solo und Streichorchester (2011), Salomon – Oper als Beitrag zum Dialog zwischen arabischer und 
abendländischer Kultur (2007) u.v.a. 



 
 
In der Vertonung des Stoffes setzt der Komponist auf die Inszenierung des Singens anstatt des Sprechens. 
Paul Valérys „die Stimme in Aktion“ wird nun erweitert mit Gesang, Musik und Performance, immer die 
bedrückenden Handlungen und Texte vor Augen. Mahmoud holt das Antikriegsthema aus der 
Vergangenheit des Libanons, über die Historie der Sprechtheateraufführungen hinaus in die Gegenwart 
und ergänzt es musikalisch-szenisch. Damit wird es kulturell etwas Neues.  
Komposition, Operninszenierung und Publikumserleben schützen in diesem neuen, anderen Kontext zwar 
die gleichen Werte – Freiheit, Frieden und Hoffnung und sind gegen Krieg und Unterdrückung, Schmerz 
und Wut –, die Re-Definition ergibt sich jedoch aus einer eigenen performativen und mikrotonalen 
Erzählweise. Es liegt somit nahe, auch das Hören, die Vorstellung und die Definition von Mikrotonalität – für 
die Mahmoud bekannt ist – als ein zentrales künstlerisches Element zu sehen. Das gilt für den Monolog für 
Sopran, die drei Frauenstimmen, den Frauenchor als auch für das Orchester gleichermaßen. Ein 
wesentlicher Aspekt wird neben den stimmlichen Bedingungen, „die Kenntnis der mikrotonalen Instrumente 
und Fragen über Spieltechniken, Instrumentation etc., die direkt mit der Realisation von Tonhöhen in einem 
mikrotonalen Kontext zu tun haben.“15 
 
Claus Friede (CF): Wie erschaffen Sie eine Komposition, die dem poetischen Text gerecht wird?  
 
Hossam Mahmoud (HM): Bei einer Oper braucht man vor allem eine Handlung! Man muss in die Tiefe des 
Gedichtes eintauchen, um die Klänge zu hören und niederschreiben zu können. So einem Gedicht bin ich 
noch nie zuvor begegnet. Ich war schockiert, als ich mit dem Lesen begann. Die Texte sind direkt, treffend 
nackt ohne Schleier. Deswegen musste die Musik eine andere Aufgabe übernehmen als bisher üblich.  
 
CF: Müsste der Schmerz, der Aufschrei der Frau nicht auch der Schmerz der gesamten Menschheit sein?  
 
HM: Ja! Das war meine Hauptschaffensidee. Das Ganze passiert in einem entscheidenden Augenblick des 
Lebens der Mater Furiosa. Sie sieht die Welt und die Menschheit mit vollkommener Deutlichkeit und 
betrachtet und erzählt detailliert die Ursprünge der Gewaltbereitschaft des Mannes des Krieges.  
 
CF: Was bringen Sie in die Komposition ein, was aus ihrer bisherigen Erfahrung resultiert? 
 
HM: Wenn ich Ost und West, Süd und Nord in mir trennen sollte, könnte ich nicht komponieren. Beide 
Kulturen sind in mir verschmolzen.  
Ich habe die ägyptische Revolution erlebt und bei ihr mitgewirkt, ich war mittendrin. Daraus habe ich 
gelernt, dass die Menschen in solchen Situationen neben Idealismus von einem unkontrollierten Egoismus 
begleitet werden, da jeder von seinen Ideen überzeugt oder beinahe besessen ist. Mächtige Gefühle wie 
Angst. Verzweiflung, Wut, Hass und Hoffnung vermischen sich. Aber jeder Mensch und jede Seele ist ein 
Geschenk für die Menschheit und das Universum, und darf niemals Opfer des Hasses werden oder gar 
getötet werden. 
 
CF: Wenn Sie drei Worte finden müssten, um das Kompositionsergebnis zu umschreiben, welche wären 
diese? 
 
HM: Stabat Mater Furiosa 
 
Neben den hörbaren Narrativ ist es vor allem das Visuelle, das das Publikum berühren soll. 
Die britische Tänzerin, Choreografin und Universitäts-Professorin am Mozarteum in Salzburg, Rosamund 
Gilmore, führt die Regie. Auf meine Fragen zu Ihrer Herangehensweise schreibt sie: 
 
CF: Wie kam es zur Zusammenarbeit mit dem Komponisten Hossam Mahmoud und dem 
aspekteFESTIVAL? 
 
Rosamund Gilmore (RG): Den Komponisten Hossam Mahmoud und seine musikalische Welt lernte ich 
2022 im Rahmen meiner Tätigkeit als Professorin für Musikdramatische Darstellung am Mozarteum 
Salzburg kennen und schätzen und als ich die Anfrage für die Inszenierung der Uraufführung seines 
Werkes „Stabat Mater Furiosa“ bekam, war ich sowohl vom Sujet wie auch von der textlichen und 
musikalischen Umsetzung sofort gefesselt und überzeugt. 
 
 
 
 
 

 
15 Caspar Johannes Walter: „Mikrotonales Komponieren heute“. In: Texte zu aktuellen Musik Pos.110, Berlin 2017. 



 
 
 
 
 
CF: Was bringen Sie in die Inszenierung ein, was aus ihrer bisherigen Erfahrung resultiert? 
 
RG: Über die Jahre, die ich Regie geführt habe, versuche ich sowohl bei zeitgenössischen wie auch 
klassischen Werken jeweils ein magisches Realitätsambiente zu schaffen, um die Geschichten auf eine 
assoziative Art und Weise erzählen zu können. Durch meinen Ursprung als Tänzerin und Choreographin 
sind es vor allem die von den jeweiligen Werken evozierten Bilder, die mich inspirieren und die ich über die 
Körpersprache der Figuren vermitteln möchte, ist diese doch eine universell verständliche Sprache.  
 
Auch wenn der Ursprung des Sujets „Stabat Mater Furiosa“ im arabisch und nordafrikanischen Raum 
angesiedelt ist, dem ich mich über meinen Mann sehr verbunden fühle, steht für mich die Überführung 
dieses aktuellen Wutgedichtes in einen globalen Aufschrei durch Hossam Mahmouds Komposition im 
Vordergrund. Die Auseinandersetzung zeitgenössischer Autoren wie Jean-Pierre Siméon und Hossam 
Mahmoud mit Krieg und Gewalt sind für mich in Zeiten wie diesen existentiell bedeutsam, zumal es ihnen 
gelungen ist, die weibliche Perspektive überzeugend einzunehmen. 
 
CF: Haben Sie Erwartungen an die Uraufführung anlässlich des aspekteFESTIVAL? 
 
RG: Bei meinen Inszenierungen ist es mir immer wichtig, einen Dialog zwischen Bühnengeschehen und 
Publikum zu erzeugen, gewissermaßen einen Kreislauf herzustellen, der auf beiden Seiten individuelle 
Fantasien und denkerische Freiräume zulässt. Im Unterschied zu Inszenierungen klassischer Werke aber 
ermöglicht die kreative Arbeit an einer Uraufführung eine besondere Art von Teamarbeit, um die Sicht von 
künstlerisch tätigen Zeitgenossen auf die Gegenwart in die eigene Suche nach Antworten auf unser 
Menschsein einzubeziehen. 
 
Stabat Mater Furiosa – Uraufführung im Rahmen der aspekteSALZBURG 
7. und 9. März 2024, 19.00 Uhr im Max Schlereth Saal, Universität Mozarteum, Mirabellplatz 1 
 
© Prof. Claus Friede, Hochschule für Musik und Theater, Hamburg / Institut für Kultur und Medienmanagement.  
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