
Vorbemerkungen
Das Buch richtet sich vorrangig an Gesangstudierende und Ausübende im klassischen Gesang, sprich Lied, Oper, Operette. Das heißt aber nicht, dass nicht auch Sängerinnen und Sänger anderer Profession davon profitieren können, also Musical, Rock, Pop, Jazz, Folk, Schlager etc. Darüber hinaus kann dieses Buch durchaus auch für Schauspielerinnen und Schauspieler und solche die in der Schauspielausbildung sind von Interesse sein. Auch im Sprechtheater wird vermehrt darauf geachtet, dass die Darsteller auch gesanglich geschult sind. 
In den Jahren, in denen ich mit jungen Sägerinnen und Sängern an ihren schauspielerischen Grundlagen arbeite, habe ich beobachtet, wie sich deren Haltung zum Schauspiel im Musiktheater zunehmend verändert hat. Die Fragen werden immer konkreter, die Bereitschaft sich einzulassen und die Grenzen auszuloten wird größer und größer, die Neugier auf sich selbst und die unterschiedlichen Möglichkeiten des Ausdrucks  wächst zusehends. 
Auch im Musiktheater verändert sich vieles am Selbstverständnis. Immer mehr Regisseure wollen ihre singenden Darsteller nicht mehr einfach nur „stellen“. Die Konzepte werden komplexer, psychologischer, menschlicher. Die Rolle soll gefüllt, gefühlt und gemeinsam entwickelt werden. Auch auf der Opernprobe wird mehr und mehr mit dem Element der Improvisation gearbeitet, sind die Sänger gefordert und aufgefordert, sich persönlich einzubringen, eigene Ideen und Vorstellungen der Figur anzubieten. 
Immer häufiger übernehmen Theater- und Filmregisseure eine Opernregie. Nicht immer wird dabei auf die besonderen Belange des Sängers Rücksicht genommen. Sicherlich nicht selten zu recht, oft aber auch aus Unwissenheit über bestimmte Zusammenhänge bezüglich Gesangsstimme und Körper. Richtig ist, dass viele Jahre die Devise galt: „In der Oper reicht es, wenn Du an der Rampe stehst und brillant ins Publikum singst.“ Auch richtig ist, dass dies absoluter Unsinn ist. Das reicht weder für das Publikum, noch für die Regie, weder für die Rolle, noch für das Libretto – und schon gar nicht reicht es für den Sänger selbst, der all das mit Leben füllen soll. 
Doch wieweit kann ich gehen – körperlich und emotional – ohne den Stimmsitz zu verlieren? Wie unterscheide ich zwischen leerer Pose und authentischer Haltung, zwischen luftigem Pathos und glaubhaftem Ausdruck? Und wer bestimmt eigentlich im Musiktheater – der Regisseur oder der musikalische Leiter? Das ist nur die Spitze des Eisberges aller Fragen und Belange, die viele Gesangsstudierende umtreiben. 
Lange wurden in der Ausbildung die Gesangstudierenden mit diesen Fragen allein gelassen, nach dem Motto: „Das findet sich dann schon in der Praxis.“ Die Gesangslehrer waren selber oft auf diese Fragen nicht vorbereitet. Wie auch? Und der Schauspielunterricht war entweder halbherzig und alibihaft – „irgendetwas in diese Richtung müssen wir ja anbieten“ – oder aber bezog sich ausschließlich auf die szenische Arbeit am Arienrepertoire – womit wir wieder beim „Stellen“ wären. 
Viele dieser aufgezeigten Aspekte haben sich mittlerweile Schritt für Schritt an den Musikhochschulen weiter entwickelt. Und sie entwickeln sich stetig weiter. Eine neue Generation Gesangslehrer wächst nach, die ihre eigenen Erfahrungen auf der Bühne einbringen und hinterfragen.  Die Studienprojekte und – produktionen werden umfassender und fokussieren neben der Gesangsqualität ebenso auch auf die darstellerische Qualität. Gesangsstudierende und Regiestudenten lernen immer häufiger in gemeinsamen praktischen und theoretischen Einheiten. Der Austausch zwischen Gesangsprofessoren und Schauspieltrainern ist intensiver und offener geworden. 
Trotzdem bestehen nach wie vor eine ganze Reihe von Missverständnissen, gibt es Misstrauen den unterschiedlichen Ansätzen und Schwerpunkten gegenüber, herrschen allerorten Berührungsängste und Vorbehalte. 
Dieses Buch soll einen Überblick vermitteln über die Komplexität der Themen und Bereiche im Musiktheater. Es soll Unterstützung bieten, indem es praktische Übungen und Hinweise für die Arbeit an die Hand gibt. Es soll einladen zum Dialog zwischen Schauspiel und Gesang.  Es soll ermutigen, sich auf das Abenteuer Bühne wirklich umfassend einzulassen. 
Nach meiner Überzeugung ist es unbedingt notwendig, dass die Ausbildung der Stimme und die Ausbildung des darstellerischen Ausdrucks frühestmöglich parallel laufen. Beide Bereiche brauchen eine geraume Zeit des Lernens und Reifens und sie können sich gegenseitig enorm befruchten. Sie gehören organisch zusammen und dürfen nicht völlig losgelöst voneinander betrachtet werden. Nur so können sie nach und nach wie selbstverständlich ineinander greifen. Dafür ist es aber auch zwingend , dass ein lebendiger Austausch zwischen den Gesangs- und den Schauspieldozenten stattfindet, um der je individuellen Entwicklung der Studierenden Rechnung zu tragen und zu jeder Zeit adäquat und im Sinne der Persönlichkeit des Einzelnen begleitend zur Seite stehen zu können.  
Denn eines ist ja absolut klar: es geht nicht darum, meine Überzeugungen und Ansätze durchzubringen, sondern eine eigenständige künstlerische Persönlichkeit in ihrer Entwicklung und ihrem Wachsen zu begleiten und zu unterstützen. Nicht um mich geht es und meine kleinen und großen Eitelkeiten (ich bin ja selber nicht nur Lehrender sondern vor allem auch Künstler) sondern es geht darum, den jeweiligen Menschen, der vor mir steht, zu erkennen und diesen in seiner Einmaligkeit zu ermutigen, den eigenen Weg zu finden und zu gehen.
Ich bin natürlich geprägt durch einige beeindruckende Schauspiellehrer wie Lee Strasberg, Jerzy Grotowski, Jacques Lecoq, PeterBrook oder auch Keith Johnstone u.v.a. Und ich glaube, dass in vielen Punkten die Unterschiede zwischen Schauspiel mit Text und Schauspiel mit Gesang gar nicht so groß sind. Aber es gibt sie an diversen Stellen. Und genau diese Unterschiede zu erkennen und zu respektieren ist zwingend notwendig, um das Musiktheater als eigenes Genre lebendig zu erhalten. 
Das Buch fasst meine Beobachtungen, Erfahrungen und Erkenntnisse nach langjähriger Lehrtätigkeit sowohl mit Sängerinnen und Sängern, als auch mit Schauspielerinnen und Schauspielern zusammen. Es gibt Einblicke in meine persönliche Arbeitsweise und Methodik, die ich in der Praxis aus genau diesen spezifischen Fragen heraus entwickelt habe. Es schließt genauso den bereichernden Austausch mit Regisseuren, Gesangslehrern und Schauspiellehrern ein. Und natürlich greift es auf meine eigene Arbeit als Schauspieler und Sprecher zurück. Ich befinde mich nach wie vor in einem Prozess des Lernens. Mein Wunsch ist es, dass dieses Buch Unterstützung bei der Arbeit auf der Bühne sein kann, dass es Orientierung bietet in einem so komplexen Umfeld wie dem Theater, und dass es anregt, die aufgeführten Fragen und Aspekte weiter zu diskutieren und weiter zu entwickeln. 

Natürlich gibt es eine ungeheure Bandbreite an Literatur über die Kunst des Schauspielens. Aber kein Buch der Welt kann die praktische Auseinandersetzung mit diesem komplexen Berufsfeld im Rahmen einer Ausbildung ersetzen. Auch dieses Buch nicht. Und das ist auch überhaupt nicht mein Anspruch. Es kann und soll lediglich Anregungen und Unterstützung bieten auf dem Weg zu einer künstlerischen Persönlichkeit.
Bevor es jetzt so richtig los geht, sei jedem, der sich mit dem Gedanken trägt, als Sängerin und Sänger sein Brot zu verdienen, empfohlen das wunderbare Buch „Opernroman“ von Petra Morsbach zu lesen. Wenn du dann immer noch oder gar erst recht den brennenden Wunsch hast, diesen Beruf zu ergreifen, dann beginne unmittelbar mit der Arbeit. Und dieses Handbuch soll dir ein hilfreicher Begleiter sein.
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