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Neuaufnahme in Prag
janäceks „Kata Kabanova" von Supraphon neu produziert

\ A / i e die Erfahrungen aus jüngster Zeit leh-
V V ren, ist es für „auswärtige" Dirigenten nicht
ganz einfach, ein gutes, verständnisvolles Einver-
nehmen mit dem Orchester der Tschechischen
Philharmonie zu finden. Einen jedenfalls gibt es,
der von allen Problemen und Ressentiments un-
behelligt bleibt: das ist der aus dem fernen Aus-
tralien stammende, in England lebende und in
musikalischer Hinsicht fast schon zum „Tsche-
chen" umgewandelte Sir Charles Mackerras. Die
Prager Musiker, das Prager Publikum - alle lie-
ben diesen dynamischen Künstler, der sich - ob-
wohl er die Siebzig bereits überschritten hat -
noch immer viel Jungenhaftes und Hellwaches
erhalten hat. Wenn Mackerras auf dem Konzert-
podium erscheint, fühlt man sich unwillkürlich an
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den schönen Eichendorff-Satz erinnert: „Wo ein
Begeisterter steht, ist der Gipfel der Welt." Für je-
den im Raum wird sogleich spürbar, wie da eine
ganz besondere Sphäre von Kommunikation und
Anteilnahme aufkommt, wie sich der Enthusias-
mus des dirigierenden Künstlers auf alle Mitwir-
kenden und ebenso auf die Zuhörer überträgt. So
auch am 28. März 1997, als Janäceks Oper „Kata
Kabanova" unter Mackerras' Leitung im Antonin-
Dvoräk-Saal des Prager Rudolfinums zur konzer-
tanten Aufführung gelangte. Mit dieser Wieder-
gabe wurde der Schlußpunkt unter ein großes Ar-
beitskapitel der vergangenen Tage gesetzt: Die
Neuaufnahme der Oper bei Supraphon.

„Kata Kabanova" spielt in der Künstler-Vita
von Mackerras eine wichtige Rolle. Als der junge
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Musiker in den frühen Nachkriegsjahren nach
Prag kam, konnte er dieses Werk unter Vaclav Ta-
lichs Leitung im Nationaltheater erleben. Das war
der berühmte „zündende Funke", der eine le-
benslange Liebe zu Janäcek und seinem Werk
entfachte. Mackerras war es schließlich auch, der
1951 die erste Aufführung der „Kata" in England
leitete. Obwohl er seinem Lehrer Talich die
Grundlagen seiner Janäcek-Kenntnis verdankt,
hat sich in seiner Anschauung seither mancher
Wandel vollzogen. Im Jahr 1947 wurde „Kata Ka-
banova" noch mit einer veränderten, von Vaclav
Talich stammenden Orchestrierung gespielt. Das
klang damals alles noch wie Richard Strauss,
meint Mackerras heute, und er empfindet die Un-
terschiede zwischen dem Original und der Talich-

Fassung - die übrigens auch auf der neu zugäng-
lichen historischen Aufnahme unter Jaroslav
Krombholc (Supraphon CD 10 8016-2) zu hören ist
- fast so gravierend wie zwischen der Urfassung
des „Boris Godunov" und der Rimsky-Korssakoff-
Version. Charles Mackerras hat vor längerer Zeit
die revidierte Partitur der „Kata" bei der Univer-
sal-Edition herausgegeben, und in dieser gerei-
nigten, auf das Original zurückgreifenden Form
hat sich das Werk seither weltweit durchgesetzt.
Er hat überdies auf der Grundlage von hinterlas-
senen Notenskizzen die Orchesterzwischenspiele
rekonstruiert, die Janäcek nachträglich zu dieser
Oper komponiert hat. Eine mühevolle Arbeit,
denn die Handschrift des mährischen Meisters ist
alles andere als leicht zu entziffern. Selbstver-
ständlich sind auch diese Neuheiten in der Su-
praphon-Aufnahme enthalten.

" Neuproduktion nach 20 Jahren

Nach dem Eindruck der Konzertaufführung zu
schließen, kann sich das Schallplatten-Publikum
mit Mackerras' zweiter Produktion der „Kata Ka-
banova" (die erste erfolgte 1977 mit den Wiener
Philharmonikern bei Decca) etwas Bedeutendes
und Herausragendes erwarten. Ähnlich energie-
geladen und bis ins Kleinste durchgeformt hat
man das Werk kaum je zu hören bekommen. Die
feurige Orchesterleistung, die Darbietungen der
Sänger - alles vollzog sich aufregend, bewegend,
voll bestürzender Dramatik. Allein die Besetzung
der beiden großen Frauenrollen mit so promi-
nenten Künstlerinnen wie Gabriela Benackovä
(Kata) und Eva Randovä (Kabanicha) zeigt den
hohen Grad der - vom Dirigenten abgesehen -
ganz „national" orientierten Wiedergabe an. In
den weiteren Partien sind vielversprechende
junge Stimmen eingesetzt: als Warwara konnte
man die Mezzosopranistin Dagmar Peckovä
hören, die sich bereits internationale Anerken-
nung erworben hat, als Katas Liebhaber Boris den

in Zürich wirkenden, aus Tschechien stammen-
den Tenor Peter Straka.

• Prominente Besetzung

Daß die Trägerin der Titelpartie neben
Mackerras den größten Anteil vom Publikums-
beifall erhielt, konnte bei einer so packenden
und gewaltigen Rolle kaum überraschen. Gabrie-
la Benackoväs Gesangsvortrag war im besten Sin-
ne „szenisch", von höchster Eindringlichkeit und
Leidenschaft erfüllt. Die Stimme der Künstlerin
ist zwar in letzter Zeit etwas schwerer geworden,
doch noch immer ist ihr der prangende Jubelton
der Höhe erhalten geblieben. Daß diesmal der
Beifall besonders herzlich ausfiel, mag nicht zu-
letzt auch mit einem privaten Detail zusammen-
hängen, das vermutlich vielen im Saale bekannt
war: Die Künstlerin hat in den Tagen der „Kata"-
Aufnahmen einen runden Geburtstag gefeiert,
übrigens denselben, den im Vorjahr ihre Opern-
kollegin, die aus Bratislava stammende Edita
Gruberova begangen hat.

An der Rolle der „Kata" hängt Gabriela
Benackovä mit besonderer Liebe, das Schicksal
der nach Freiheit drängenden, im Zwang der
Konvention und des Althergebrachten gefange-
nen Frau liegt ihr am Herzen. (Merkwürdig übri-
gens, wieviele „Gefangene" es in Janäceks Opern
gibt, von der „Jenufa" bis zum „Totenhaus".) Auf
ihre weiteren Ziele angesprochen, deutet die
Künstlerin an, daß sie sich - noch nicht jetzt,
aber irgendwann sicherlich - einer der ganz
großen Aufgaben im Janäcek-Repertoire zuwen-
den möchte: Und zwar der unheimlichen, myste-
riösen, dreieinhalb Jahrhunderte durchwandern-
den Figur der Emilia Marty in der „Sache Makro-
pulos". Doch bis wir das zu hören bekommen,
wird es noch etwas dauern. Das Erscheinen der
neuen „Kata Kabanova"-Einspielung hingegen ist
für den Herbst angekündigt.

Clemens Höslinger

Kompetenz und

Begeisterung für das

Werk: Charles

Mackerras und

Gabriela Benackovä,

die für die Titelpartie

verpflichtet wurde,

während einer Pause

im Abhörraum.
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«Ah, vous dirai-je Maman»
Variationswerke von / Variation works by '

J. C. F. Bach, L. F. Despreaux. W. A. Mozart, Anonymus, C. H. Müller

Rainer Maria Rückschloß
spielt an drei Hammerflügeln und zwei Cembali

performs on three fortepktnos and two harpsichords
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Vergleichen Sie die verschiedenen Variationstechniken
klassischer Komponisten am Beispiel des berühmten
Liedes «Ah, vous dirai-je Marnan»; Variationen von
). C. F. Bach, L F. Despreaux, W. A. Mozart, Anonymus
und C.H.Müller.
Vergleichen Sie außerdem Tasteninstrumente aus der
Zeit der Klassik: Hammerflügel nach). A.Stein (1788),
A.Walter (1795) und N.Streicher (1814); Cembali
nach Chr.Zeil (1752) und Fr.Blanchet (1765).

Rainer Maria Rückschloß
_ _ / Hammerflüeel und Cembalo

Vie
Außergewöhnliche
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Musikalische Konversationen zwischen einem Maler,
der mit seiner Stimme tätig wird, zwei Musikern und
einem Baby. - Das farbige Beiheft enthält 15 Bilder
von Simon Dittrich.

Simon Dittrich, Stimme
Uta Barbara Schwenk, Violoncello, Viola da gamba
Rainer Maria Rückschloß, Orgel, Klavier, Cembalo

Ada (ein Baby), Stimme

Preis (pro CD): 34,90 DM inkl. Versand
Erhältlich bei: gallus sonorus Musikproduktion
Haus Gamold • Birkenweg 5
D-73108 Gammelshausen
Tel.: (071 64) 78 34 Fax: (0 71 64) 12392
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Lichtstrahl
der Utopie

„Fideiiö"-Triumph zum Abschied
von Cambreling/Marthaler

in Frankfurt

E in moderner Gefängnishof. Hinten ein
großes Tor, und man fragt sich fast drei Stun-

den lang, welche Freiheit wohl dahinter liegt: Ein
wirr verschachtelter Bau aus Treppen und Stie-
gen, in dem sich keiner mehr zurechtfindet, am
wenigsten die Politiker. Vorne links eine Pfört-
nerloge, kahl und nüchtern neonbeleuchtet, mit
Mikrophon und Aktenordnern. Jaquino hat links
hinten seine Arbeitshöhle. Er stellt in sinnloser
Dumpfheit leere Bilderrahmen an die Wand. Mar-
zelline arbeitet in der Wäscherei, fährt immer
wieder Wäschesäcke in einen dampfenden
Schlund. Graue Arbeitskittel, dösiger Arbeitsall-
tag. Doch das biedere Gefängnispersonal ist stets
zu schlechten Scherzen aufgelegt - bester Aus-
druck für die No-Future-Stimmung dieser Leute.
Moderne Einsamkeit macht sich breit, gedrech-
selt aus der Verlorenheit an die düstere Routine
im Schatten des Gefängnis-Grauens.

Dahinein fährt Beethovens Musik wie ein
Fremdkörper aus einer scheinbar abgetanen Zeit.
Anfangs ist es schwer, ja unmöglich, Musik und
Szene nebeneinander zu akzeptieren. Erst lang-
sam gewöhnt man sich daran - weil man begreift.
Denn Regisseur Christoph Marthaler findet in sei-
ner Frankfurter Inszenierung das entscheidende
fehlende Glied zwischen Gefängniswelt und mu-
sikalischer Utopie: in der Protagonistin. Wenn
Leonore alias Fidelio erscheint, dann bleibt in der
Frankfurter Oper die Zeit stehen, dann verschlägt
es einem den Atem. So grandios müssen einst
Götter auf die Erde herabgestiegen sein. Eine
schmächtige Gestalt im Anzug zeigt sich ganz hin-
ten und schreitet langsam nach vorn. Nichts regt
sich, nichts rührt sich. Und doch geschieht alles:
ein Theaterwunder, das weit übers Theater hin-
ausgreift. Diese Leonore ist der metaphysische
Bruch im Weltgetriebe, die Fleisch gewordene
Utopie, die das Versprechen von Beethovens Mu-
sik in die deprimierende, von Anna Viehbrock
suggestiv erfundene Szene hinüberträgt.

Marthaler kommt an den messianischen Kern
der Oper heran. Unangestrengt und unbeküm-
mert um Konventionen, auf die er, wenn nötig,
dennoch zurückgreift. Er inszeniert nur das
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Beethovens Musik

wirkt fast wie ein

Fremdkörper in

Christoph Marthalers

düster-bedrückender

Gefängniswelt, in

der Leonore und Flo-

restan wie ein Hoff-

nungsschimmer der

Humanität wirken.

Leider war das musi-

kalische Niveau der

Aufführung nicht

ebenso hoch, obwohl

Sylvain Cambreling,

dessen letzte Pre-

miere es war, sich

um glutvolles Musi-

zieren bemühte.

Nötigste und schert sich nicht um Realismus: Weil
er immer den Kern der Sache - die ungeheure
Liebestat der Leonore - im Auge hat. So kommt
Marthaler im zweiten Akt der Wahrheit geradezu
schmerzlich nahe. Florestan kann kaum spre-
chen, bringt mit unendlichen Abständen seine
Worte hervor. Dabei rückt Leonore immer mehr
ins Zentrum, beugt sich über ihn, schützt ihn,
ohne zur Pietä zu erstarren. Immer wieder bricht
Marthaler das Pathos durch komische Einlagen,
durch Peinlichkeiten, und verschafft dadurch
dem großen, kühl intellektuell kontrollierten Ge-
fühl einen enormen Durchbruch - genauso, wie
sich das Hauptthema in der Reprise der dritten
Leonoren-Ouvertüre in einem strahlenden C-
Dur-Jubel gegen alle Widerstände durchsetzt.

• Sängerische Defizite

So kongenial Marthaler den „Fidelio" interpre-
tiert, so wenig überzeugt die musikalische Seite.
Sängerisch können nur Henk Smits Pizarro - ein
gefährlicher Neurotiker - und Erich Knodts Roc-
co - ein gutmütiger Biedermann - überzeugen.
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Sie allein besitzen das nötige Stehvermögen und
die vokale Macht, um gegen das Toben im Orche-
ster gestaltend ansingen zu können. Kristine Cie-
sinski (Leonore) und Patrick Raftery (Florestan)
blieben dagegen farblos matt und nur gerade
noch akzeptabel. Sylvain Cambreling entfacht
viel Glut im Orchestergraben, begleitet stets viel
zu laut und sängerunfreundlich, trifft jedoch trotz
mancher Unsauberkeiten viel vom revolu-
tionären Geist der Partitur. Es ist die letzte Pre-
miere Cambrelings in Frankfurt, der es angesichts
der borniert-kleingeistigen Kulturpolitik Frank-
furts vorgezogen hat, den Hut zu nehmen. Die
Pro-Cambreling-Kundgebungen vor den beiden
Akten, aber auch der heftige Buh/Bravo-Kampf
am Ende beweisen, daß er einer der wenigen
deutschen Opernchefs ist bzw. war, der durch die
Wahl aufregend kompromißloser Regisseure die
brennende Aktualität von Oper belegen kann.
Jetzt brechen düstere Zeiten an für Frankfurt, das
sich durch Cambrelings Abschied zum wiederhol-
ten Male als Hauptstadt des künstlerischen Ba-
nausentums outet.

Reinhard]. Brembeck

Notizen aus
Paris

Opern-Aufführungen
in der Seine-Metropole

I n einer Stadt, die über fünf Aufführungsstätten
für Opern verfügt - Theätre National de l'Ope-

ra mit zwei Sälen: die neue Oper Bastille und die
Salle Garnier, die Opera comique, das Theätre du
Chätelet und das Theätre des Champs-Elysees -
ist natürlich immer etwas geboten. Umfang- und
kontrastreich ist das Programm der Oper unter
der Intendanz von Hugues Gall. Im April präsen-
tierte man Händeis „Giulio Cesare" in einer be-
eindruckenden Besetzung: Susanne Mentzer in
der Titelpartie, Maria Bayo als Cleopatra, Kath-
leen Kuhlmann (Cornelia), Lorraine Hunt (Sesto),
Brian Asawa (Tolomeo) und Dominique Visse (Ni-
reno). Unter der Leitung von Ivor Bolton spielte
das Orchester der Oper erstaunlich präzise und

stilistisch recht sicher, federnd und elegant wie
die Londoner Academy of St. Martin in the Fields
in ihren besten Zeiten unter dem Einfluß noch
neuerer Aufführungstendenzen. Gesungen wur-
de durchweg hervorragend, wenn auch Susanna
Mentzer vergleichsweise schwach über die Ram-
pe kam in diesem mit 2200 Plätzen für eine Ba-
rockoper doch sehr großen Haus. Herausragend
Lorraine Hunt in der Dramatik der Gestaltung
und auch Maria Bayo, die sich nicht schonte und
daher nach rund vier Stunden leichte Anzeichen
stimmlicher Ermüdung zeigte. Trotzdem hatte die
Aufführung Weltklasse; wegen seiner hervorra-
genden Darstellung muß der einzige Franzose der
Besetzung, Dominique Visse, hervorgehoben
werden. Mit seiner an sich kleinen Rolle brachte

er den notwendigen komischen Kontrast in das
Stück. Die rund zehn Jahre alte Inszenierung von
Nicolas Hytner hingegen war ein Ärgernis. Sie soll
zwar amüsant wirken mit ihren Anspielungen,
besteht aber aus einer Aneinanderreihung von
geschmacklosen Platitüden ohne Verständnis für
den Kontext der Entstehung der Oper.

Eine höchst bedeutsame Ausgrabung hat die
Opera comique herausgebracht: Zum ersten Mal
nach rund 70 Jahren konnte man wieder „La
Dame Blanche" auf dieser Bühne hören. Francois-
Adrien Boieldieus bekanntestes Bühnenwerk war
mit weit über 1600 Vorstellungen eine der po-
pulärsten französischen Opern. Neuere deutsche
Opernführer, wie etwa der des Harenberg-Verla-
ges, erwähnen das Werk nicht einmal, obwohl
auch Weber, Marschner oder Wagner es durch-
aus schätzten und letzterer es in Dresden diri-
gierte. Die Oper spielt 1759 in Schottland und
handelt von einem Schloß und seiner geisterhaf-
ten Erscheinung, eben der Weißen Dame. Das Li-
bretto basiert auf Motiven aus zwei Romanen des
seinerzeit gerade in Frankreich beliebten Walter
Scott. Da die Hauptpartien mit gefürchteten Ko-
loraturen und hoher Lage - es gibt zwei hohe Te-
norpartien - stimmlich äußerst anspruchsvoll
sind, mag dies ein Grund dafür sein, daß man das

Werk heute gern umgeht. Zwei Ameri-
kaner (Gregory Kunde und Steven
Cole) mit gutem Französisch auch in
den Dialogen schlugen sich höchst
achtbar. In Frankreich selber finden
sich kaum Sänger, die dieses Fach heu-
te können. Das besondere Verdienst

_ der Wiederbelebung steht dem Diri-
| genten Marc Minkowski und dem En-
1 semble Orchestral de Paris zu, einem
s fest installierten Kammerorchester
° der Metropole; es musizierte schlank
1 und lebendig, mit Sinn für Klangfar-
o ben und vokale Linien, beides Stärken

• • • H i t der Partitur, wohingegen das Stück
harmonisch etwas einfach ausfällt.

Die Inszenierung (Jean-Louis Pichon) war äußerst
hausbacken, wenn sie auch den Sängern Raum
und Zeit für ihre schwierigen Aufgaben ließ. Die
rüschenverzierten, vermeintlich schottischen Ka-
rostoffe der Kostüme von Frederic Pineau gaben
Anlaß zum Schmunzeln, die Bühne von Alexandre
Heyraud blieb bieder und schlicht. Die eher tra-
ditionell ausgerichtete Pariser Kritik gab der In-
szenierung ein positives Echo, dem breiten Publi-
kum, das viele der einst populären Melodien Wie-
derhören kann, wird es gefallen. Für diejenigen,
welche die Aufführungen nicht besuchen konn-
ten und sich für dieses besondere Stück interes-
sieren, erschien rechtzeitig eine erste vollständi-
ge Gesamtaufnahme unter Minkowskis Leitung
und in anderer Besetzung, allerdings nicht bei
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der Archiv-Produktion der Deutschen Grammo-

phon, wo man sonst Minkowskis Aufnahmen der

letzten Zeit antrifft, sondern bei der EMI France,

die sich schon wiederholt um Ausgrabungen aus

der französischen Musikgeschichte des 19. und

20. Jahrhunderts verdient gemacht hat.

™ Schubert vierhändig und die Wiener
Philharmoniker

Sein elftägiges Gastspiel im Theätre du Chate-

let nach zwei Sinfoniekonzerten und vier Vorstel-

lungen des „Lohengrin" - in der neuen Kupfer-

Inszenierung, von der Pariser Kritik zerrissen -

schloß Daniel Barenboim mit einem Nachmit-

tagskonzert ab. Mit Radu Lupu produzierte er sich

vierhändig mit Schubert-Sonaten. Die Vorlieben

beider Künstler für musikalische Partnerschaf-

ten, die sich gegenseitig stimulieren, ist bekannt.

Die hochgeschraubten Erwartungen des Publi-

kum wurden, gemessen an den zahlreichen Bra-

vo-Rufen, erfüllt. Gewiß waren hier zwei Ausnah-

me-Musiker aufeinandergetroffen, die sich schon

seit 25 Jahren durch gemeinsame Auftritte ken-

nen. Der eine macht sich rar und widmet sich ei-

nem eher engen Repertoire, der andere hingegen

gilt als unermüdlicher Workoholic. Die Ge-

gensätzlichkeit war auch in diesem Recital zu

spüren. Als in der f-Moll-Fantasie D 940 Radu

Lupu den Primo-Part übernahm, spürte man

gleich im ersten Thema den musikalischen Atem

des besonderen Gestalters. Barenboim, der trotz

seines umfangreichen Dirigierpensums noch

über beeindruckende pianistische Mittel verfügt,

neigt doch eher zum Glattbügeln. Auch in der

großen Sonate D 812 wollte sich das Einmalige

nur durch den Kontrast der beiden Partner her-

stellen.

Die Wiener Philharmoniker und das Theätre

des Champs-Elysees haben nun schon in der vier-

ten Saison eine enge Kooperation, indem sie dort

eine Residenz ausüben und pro Saison drei ihrer

Wiener Abonnementskonzerte hier wiederholen.

Erstmals präsentierten sie sich an dieser Stelle

mit Simon Rattle und einem eher ungewöhnli-

chen Programm: Haydns Sinfonie Nr. 70, den

„Metamorphosen" von Richard Strauss und der

Symphonie fantastique. Die Wiener, die Rattle

seit einer ersten Begegnung in einem Wiener

Konzert der Saison 1993/94 sehr schätzen und

auch bereits nach Salzburg einluden, spielten in

Höchstform. Jederzeit war ihre besondere Spiel-

weise zu hören und zugleich Simon Rattles un-

verwechselbare Handschrift. Höhepunkt waren

dabei die „Metamorphosen", die man selten so

dramatisch gehört hat. Beim frenetisch applau-

dierenden Publikum bedankte man sich mit dem

Prelude aus der Musik zu „Pelleas et Melisande"

von Gabriel Faure. Helmut Schmitz
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Ein
Totentanz

bürgerlicher
Moral

Herbert Wernicke deutet Offen-

bachs „Orpheus aux enfers"

W ährend das Gros der privaten Fernsehpro-
gramme immer uniformer aussieht, rea-

giert Theater in seinen besten Formen noch auf
seine Umgebung. So gibt es eine „Bregenzer Frei-
luftdramaturgie"; so hat David Pountney Mün-
chens Staatsoper eine „Anti-Luxus-Aida" verord-
net, und Herbert Wernicke hat nun einen spezi-
ellen „Brüsseler Offenbach" kreiert. Er schätzt das
Theätre de la Monnaie mit seinen exzellenten Ar-
beitsbedingungen, die Stadt mit ihrer Kultur und
Küche - und nahe am Theater natürlich auch die
berühmte Brasserie „A la Mort subite" mit ihrer
Originaldekoration aus dem 19. Jahrhundert. An
vielen Abenden hat Wernicke dort seine Imagi-
nation schweifen lassen, und herausgekommen
ist „Orpheus aux enfers - ou la mort subite
d'Eurydice". Dahinter steckt keine gewaltsame
„Aktualisierung" der Erstfassung von 1858, Wer-
nicke hat nur die zeitlosen Parallelen, hat das „19.
Jahrhundert" in uns präzise herausgearbeitet -
und schon war der böse Witz perfekt.

• Bürgerliche Moral im Höllentaumel

Alles beginnt vor einem Zwischenvorhang, ei-

nem Ölschinken mit olympischer Götterwelt in

arkadischer Landschaft und dem Sänger Orpheus

in der Mitte; davor ein großer Wohnzimmertisch,

an dem das bürgerliche Ehedrama von Orpheus

(Alexandru Badea in Paganini-Maske, grandios

Geige spielend und mit kernigen Tenortönen)

und Eurydice (Elizabeth Vidal mit Showstar-

Äußerem und brillanten Koloraturketten) be-

ginnt: die Liebe ist weg, die Langeweile da und

der Ausbruch beschlossen. Die „öffentliche Mei-

nung" ist zu dem verkommen, als was sie heute in

allen Show-Kanälen „talkt" - zur Putzfrau (De-

siree Meiser fuhrwerkt resolut mit Klobürste

durch die Szene und endet samt ihrer Entrüstung

dort, wo heute meist Protest endet: umarmt, in-

tegriert und mittanzend). Zu all dem paßt kein
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„tödlicher Schlangenbiß" mehr: Eurydice stirbt in

dem Moment, wo sie sich von ihrem Liebhaber

Pluto in eindeutiger Manier auf dem Tisch küssen

läßt. Da stirbt die bürgerliche Moral und die Of-

fenbachiade kann beginnen. Nun folgt ein pau-

senlos durchgespielter Höllentaumel - und Her-

bert Wernicke hat dessen zeitlos moderne Form

genommen, das Bankett der „feinen Leute", wie

Heidelinde Koelbl es 1986 in ihrem zum Klassiker

avancierten Fotoband abgebildet hat. Der Vor-

hang öffnet sich zur bühnengroßen Brasserie „A

la Mort subite", wo die „olympische Gesellschaft"

nach durchzechter Nacht verkatert durchhängt.

Der „Skandal" gibt ihnen allen neues Leben. Der

Straffeldzug hinab zu Pluto in die Unterwelt wird

zum Bühnencoup: eine riesige Dampflokomotive

bricht fauchend und rauchend durch die Decke;

Wernicke greift da ein Brüsseler Stadtunglück auf

und entlarvt gleichzeitig unsere „höllische Mobi-

lität": die „Gesellschaft" landet letztlich im „im-

mer gleichen", der „Olymp" ist die „Hölle" - und

alle sind und bleiben die gleichen. Das macht vor

allem der jedem Rock hinterher hechelnde Jupi-

ter klar. Dale Duesing gibt ihn als alternden Par-

tylöwen, von seiner Sexualität bis zum tanzenden

Irrwitz, zum musikalisch amüsanten, aber alber-

nen Fliegengesummse und zum Zusammenbruch

gehetzt - hinreißend und erschreckend. Genau

das gelingt Wernicke auch durch perfekte Cha-

rakteristik des übrigen „Göttergelichters" - um-

gesetzt von einem rollendeckenden Ensemble,

von Regie und Choreographie in demaskieren-

dem Can-Can-Taumel gehalten, zu dem Nach-

wuchsdirigent Patrick Davin nur etwas mehr

„Pfeffer" liefern sollte. Doch Offenbachs Buffone-

rie ließ dennoch durch allen Spaß einen Schuß

Tristesse, einen Hauch von Totentanz verlogener

Bürgermoral durchscheinen. Die süddeutschen

Opernfreunde können sich freuen; in der näch-

sten Saison fährt der Höllenzug als Co-Produkti-

on ins Baseler Theater ein. Wolf-Dieter Peter

Schwache
Geschichten

Problematische Libretti

und starke Musik bei der

fünften Biennale

Aus is's, und gar is's, und schad is's, daß 's

.wahr is'", tönt der Gagler, der hintergründi-

ge Spielmann in Carl Orffs „Astutuli". In der glei-

chen Stimmung ist jetzt auch Hans Werner Hen-

ze. Vor zwölf Jahren hat er seine Münchner Bien-

nale für neues Musiktheater auf den Weg ge-

bracht, und jetzt, nach der fünften Biennale und

gut 50 Opernaufführungen, verläßt er sein Festi-

val, überläßt das Feld dem Nachfolger Peter Ru-

zicka. Überglücklich, endlich wieder „nur" kom-

ponieren zu können...

' Mythen und dunkle Mächte

Künstlerisch brachte die fünfte Biennale nach

den gründlich in den Sand gesetzten „Hellen

Nächten" von Moritz Eggert noch zwei Märchen-

Mythen-Spiele, die eine starke Musik mit einem

schwachen Libretto koppeln. Roderick Watkins,

Jahrgang 1964, hat Grimms faszinierendes Men-

schenfresser-Märchen „Von dem Machandel-

boom" unter dem Titel „The Juniper Tree" (Der

Wacholderbaum") vertont. Die böse Rabenmut-

ter köpft ihren Stiefsohn, setzt ihn gekocht dem

Vater vor. Doch das Kind kehrt wieder, tötet die

Mutter mit einem Mühlstein und macht auf Wie-

derauferstehung. Eine archaische Geschichte um

dunkle Mächte und Fruchtbarkeitsmythen. Li-

brettistin Patricia Debney hat die Geschichte aus

der Vorzeit ins bürgerliche Wohnzimmer geholt

und läßt dem Psychosumpf freien Lauf. Doch die-

ser Erklärungsversuch greift nicht nur zu kurz,

sondern gar nicht. Weil jetzt plötzlich alle Seele

haben, treibt die Story in eine fast unerträgliche

Hysterie, in die unfreiwillige Komik. Auch weil

Regisseur David McVicar einen zwar fein gemach-

ten, aber letztlich verfehlten Realismus im briti-

schen Bauernstuben-Milieu inszeniert. So ver-

menschelt verliert die Geschichte jeden Sinn.

Stimmig dagegen, wenn auch zu distanziert

zum grausigen Geschehen, die Musik: 80 Minuten

Atmosphäre, aus langen, dunklen Kantilenen ge-

Szene aus „Nyx", in der die Akteure mit viel

Tempo agierten, der Zusammenhalt des Stücks

aber dennoch nicht glückte.

woben, von aufgespreizt metallischen Klängen

gebrochen, immer langsam fließend, unregel-

mäßig frei pulsierend. Das ist so perfekt gemacht,

wie es von der überragend klangsinnlichen Lon-

don Sinfonietta unter Markus Stenz und den Sän-

ger-Schauspielern - allen voran Robert Poulton

und Penelope Walmsley-Clark - hingezaubert

wurde.

Ähnliches gilt für „Nyx", ein Stück um die

gleichnamige griechische Göttin der Nacht, ein

Nummerngirl und einen verlotterten Nachtclub-

chef, alias Zeus. Gerd Baumann hat dafür eine

spritzige Nummernrevue komponiert, zwischen

Musical, Chris de Burgh, französischem Chanson,

Tom Waits, Bob Dylan und jazzigem Bar-Band-

Sound. Jede Nummer tönt stark und eingängig,

t II )
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doch stellt sich kein Bogen ein, kein Zusammen-
halt, weil zäh philosophierende Rezitative stän-
dig den Fluß stocken lassen. Denn das Libretto
von Michael G. Conford will viel, mehr, am mei-
sten. „Was wohl passiert, wenn die alten Götter
nicht mehr gebraucht werden?" war die vom
Komponisten formulierte Ausgangsfrage, die im
Libretto witz- und charmelos textlastig versan-
det. Da mögen Annika Richter, Sabine Sciubba
und Ralf Weikinger auf der Bühne noch so viel
Tempo machen - der Anspruch ist zu philoso-
phisch groß und gleichzeitig viel zu banal, um fes-
seln zu können. So erlebt man zu starken Songs
bloß eine Frau-Mann-Frau-Geschichte, die sich
als Geschichte immer mehr aus dem Staub macht.

Was eine wirklich gute Geschichte ist, das hat
Henze zum Abschluß seiner Biennale-Ära erzählt.
Und gleichzeitig gesagt, gezeigt, beschworen, was
er sich für die Biennale erträumte und was seine
Künstler nicht immer erfüllen konnten: „Ich bin
ein Sybarit. Wissen Sie, was das ist? Das ist ein
bißchen so etwas wie ein Epikuräer. Sybaris war
eine griechische Gründung in Süditalien, eine
ausnehmend reiche Stadt, die sich allen Lebens-

„Helle Nächte" von Moritz Eggert erwies sich als

Flop. Szene mit Anne Salvan und Claes H. Ahnsjö.

genüssen hingab. Damit sich ihre Kriegspferde
nicht so langweilten, machten sie es so wie die Li-
pizzaner. Es wurde eine eigene Tanzmusik für die-
se Pferde erfunden. Die neidischen Nachbarn be-
lauschten die Musik für diese Pferde und gründe-
ten eine Band mit den gleichen Instrumenten.
Dann wurde Sybaris belagert. Irgendwann müs-
sen die Sybariten einen Ausfall machen. Und
während sie auf ihren wunderbaren Rössern ge-
gen die Feinde ritten, spielte deren Kapelle den
neuesten Sybaritenwalzer. Die Pferde begannen
zu tanzen, und das war das Ende von Sybaris. So
etwas hat es gegeben: Zivilisationsversuche, wo
der Mensch eine qualitative Stufe nach oben
macht und die Gewalttätigkeit in sich selber be-
seitigt, als die schlechteste und widerwärtigste
Komponente unserer Zweibeinigkeit."

Reinhard J. Brembeck

FEUILLETON ,

Wagner an
Bord der
Exodus

Götz Friedrich inszeniert den
„Fliegenden Holländer"

\ A /ährend die Staatsoper Unter den Linden
V V mit ihren diesjährigen Festtagen finanziel-
len Schiffbruch erlitten hat, weil sie wohl zu we-
nig Wagner angesetzt hatte, sicherte sich die
Deutsche Oper Berlin mit ihrer Neuinszenierung
des „Fliegenden Holländer" ein volles Haus. Götz
Friedrich gibt der Geschichte vom ewigen Ahas-
ver und einer sich aufopfernden Frau ein ein-
drucksvolles - wenn auch hinsichtlich der Werk-
treue problematisches - aktualisiertes Happy-
End: Das Schiff des Holländers ist kein anderes
als jene zeitnahe „Exodus 1947" auf ihrer
Schreckensfahrt ins gelobte Land. Diese Quintes-
senz der Inszenierung (Ausstattung: Gottfried
Pilz und Isabel Ines Glathar) erfahren wir bereits
während der Ouvertüre im Schnelldurchlauf.

Die vernebelte Bühnenästhetik zeigt eher As-
soziatives als Konkretes. Von Dalands riesigem
Schiff erscheint lediglich der die gesamte Büh-
nenhöhe ausfüllende Bug. Des Holländers Schiff
ist eine sich hebende und drehende Plattform,
über der die Segel - so blutrot, wie Wagner sie
haben wollte - vom Schnürboden herunterflu-
ten. Die Mädchen in Dalands Haus drehen ein

Tau. Ihre von der Seefahrt bestimmte Welt ist ihr
Gefängnis, dessen Gitter bühnenhohe Taue sind.
Senta bricht wortwörtlich mit ihrer bedingungs-
losen, aufopfernden Treue aus dieser Welt aus,
indem sie durch die Taue hindurchtritt. Wenn
sich Senta für den Holländer und gegen Erik ent-
scheidet, können die auf dem Schiff verharren-
den Juden endlich ihr Schiff verlassen. Senta muß
nicht sterben, im Gegenteil: Seite an Seite mit
dem Holländer verharrt sie im Schlußbild stand-
haft und entschlossen, Farbe bekennend. Am
Ende steht keine Flucht in den Tod, keine roman-
tische, sondern eine konkret-realistische Erlö-
sung.

Holländer ohne verführerisches Timbre: Wolfgang

Brendel in der Götz Friedrich-Inszenierung.

Sabine Hass, kurzfristig für Julia Varady als Senta

eingesprungen, war ständig unter Hochspannung.

" Sentas schicksalhafte Entscheidung

Wolfgang Brendel ist ein dunkel-timbrierter
Holländer, eher kantig und hart, als verführerisch
und gewinnend; längst jenseits dieser Welt, mit
eingefallenen Backen und wüstem Schopf. Sentas
Faszination für den Fremden liegt in seiner Ge-
schichte, seinem Schicksal, wohl nicht in seiner
Persönlichkeit. Sabine Hass - kurzfristig für die
erkrankte Julia Varady eingesprungen - ist eine
nicht mehr ganz jugendliche Senta in Hochspan-
nung, ständig an der Grenze zum Forcieren. Jor-
ma Silvasti überzeugte mit seinem lebendigen,
aber schlanken Vibrato als engagierter Erik, der
seine Braut für sich retten will - ganz unheldisch
im Duktus, aber um so wahrhaftiger. Mit gewohn-
ter Souveränität: Matti Salminen als Daland.

Rafael Frühbeck de Burgos, der in Berlin ohne
Fortune wirkende GMD, den in der nächsten
Spielzeit Senkrechtstarter Christian Thielemann
ablöst, enttäuschte. Die Ouvertüre wirkte so lang
wie noch nie, das Orchester reagierte eher
schwerfällig und uninspiriert. Erst zum Opern-
schluß hin mobilisierte der Dirigent alle Kräfte:
Die Konfrontation der Mannschaften des Norwe-
gers und des Holländers wurde zum dramatisch-
musikalischen Höhepunkt des Abends, nicht zu-
letzt wegen des engagierten Chores. Martin Eiste
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