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Nach zweieinhalb
Jahren Umbau-
pause wurde das
Opernhaus von

Glyndebourne mit
„Le Nozze di Figa-
ro" wiedereröffnet.
Eine der gezeigten
Reprisen war „The
Rake's Progress"

(Szenenfoto
unten).

, Notizen
aus

England

G lyndebourne ist tot, es lebe
Glyndebourne. Am 28. Mai
1994, dem 60. Jahrestag
dieser idyllischen, in die

grünen Hügel der Grafschaft
East Sussex gebetteten Opern-
festspiele auf dem Herrensitz der
Familie Christie, begann hier ei-
ne neue Zeitrechnung. Nach nur
etwa zweieinhalb Jahren Bauzeit
konnte der gegenwärtige Haus-
herr Sir George Christie den
rund 600 „Founder Members",
die mit gewaltigen Summen zwi-
schen 18750 DM und 375000 DM
das neue Opernhaus finanziert
hatten, ein funktionsgerechtes
und in jeder Hinsicht ästheti-

um 370 auf 1200 Sitzplätze atem-
beraubend, während die Akustik
dank der Materialien - Pechkie-
fer als Wandverkleidung und ei-
ne Bestuhlung aus gediegenem
hellen Bauholz zuzüglich zahl-
reicher frei im Raum belassener
Logen - Klarheit und Transpa-
renz aufweist. Sie deckt jede
Form musikalischer Schlamperei
oder Unvermögens beinahe
schon um eine Spur zu scho-
nungslos auf. Wobei Orchester
und Stimme hier nicht miteinan-
der rivalisieren, sondern sich
nahtlos ergänzen. Diese erstaun-
liche Tatsache hat sich von den
unterschiedlichsten Plätzen aus
bewiesen. Die Akustik verlangt
ein musikalisches Niveau, das
selbst bei besten Intentionen und
Voraussetzungen nicht immer
möglich sein dürfte, auch wenn
sich Glyndebourne in der ersten
Spielzeit neuer Zeitrechnung den

sches Wunder präsentieren. We-
der Worte noch die schönsten Il-
lustrationen können einen Ein-
druck von jener Harmonie zwi-
schen Natur, Herrenhaus und
Theaterkomplex vermitteln, wie
sie Sir George vorschwebte und
wie sie das Architektenteam
Michael Hopkins & Partners ver-
wirklichte. Alle sentimentalen
Erinnerungen an das alte Glyn-
debourne sind leichten Herzens
rasch verdrängt. Intimität, Wär-
me und Sachlichkeit des dreiran-
gigen, hufeisenförmigen Audito-
riums sind trotz der Erweiterung
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Ansprüchen nahezu gewachsen
zeigte.

Hatten vor 60 Jahren Fritz
Busch und Carl Ebert mit der
„Hochzeit des Figaro" den Ruhm
der Festspiele begründet, so
eröffnete diese Opera buffa, dies-
mal unter Bernard Haitink, ganz
selbstverständlich auch das neue
Haus. Der vierte britische Fern-
sehkanal machte es möglich, daß
an diesem, den Gründungsmit-
gliedern vorbehaltenen Ereignis
die ganze Nation teilhaben konn-
te. Man war gut beraten, das
Aufnahmevermögen des Publi-

kums nicht durch eine Neuinsze-
nierung zu überfordern, sondern
sich mit einer spritzigen und hu-
morvollen, dafür nicht sonder-
lich tiefschürfenden Wiederauf-
nahme (betreut durch Stephen
Metcalf) in einem neuen Design
von John Gunter zu begnügen.
Die ursprünglichen Bühnenbil-
der der einst von Peter Hall ins-
zenierten Produktion waren 1992
einem Brand zum Opfer gefallen.
Ein hochkarätiges, bis auf den
blassen Almaviva (Andreas
Schmidt) homogenes und spiel-
freudiges Ensemble erwies dem
Hauskomponisten Mozart seine
Referenz, darunter Alison Hag-
ley (Susanna), Gerald Finlay (Fi-
garo), Renee Fleming (Gräfin),
Marie-Ange Todorovitch (Cheru-
bino) und der in Charakterparti-
en immer wieder begeisternde
Robert Tear (Basilio). Lediglich
Bernard Haitinks zögerndes, ein
wenig zu sublimes Dirigat stand
im Widerspruch zur jugendli-
chen Frische auf der Bühne.

Mozart-Dirigenten vom Kali-
ber eines Fritz Busch bleiben rar.
Dies verdeutlichte auch Simon
Rattle. Daß die umstrittene, aus-
schließlich intellektuelle und in
ihrer Substanz ein wenig einsei-
tige Neuinszenierung des „Don
Giovanni" durch die noch wenig
opernerfahrene Deborah Warner
nicht jenes Feuer fing, welches
hier vor einigen Jahren Donald
Runnicles zu entfachen verstand,
lag in erster Linie an Simon Ratt-
le und seiner Entscheidung für
das Orchestra of the Age of En-
lightenment. Der historische In-
strumentalstil wirkt dann flach
und unbefriedigend, wenn ein
Dirigent ausschließlich seiner ei-
genen, wie auch immer durch-
dachten Interpretationsvorstel-
lung folgt, statt der Eigendyna-
mik der Musik mit allen Risiken
ihren Lauf zu lassen, ihr zu ver-
trauen. Das Regiekonzept wirkte
wie auf dem Reißbrett entwor-
fen. In einem szenischen Nie-
mandsland (Bühnenbild: Hilde-
gard Bechtler) dominierte eine in
ihren Stellungen variable Par-
kettfläche die Bühne, auf der
sich das meiste abspielte. Debo-
rah Warner konzentrierte das
Geschehen ausschließlich auf die
messerscharfe Sektion sexueller
Verhaltensweisen, beließ die
Handlung in unserer Zeit und
verzichtete auf jegliche Aus-
schmückung. Don Giovanni er-

drosselt den Commendatore, weil
dieser ihm die Augenbinde ent-
reißen konnte und ihn so erkann-
te. Bis auf die vulgären und
künstlerisch nicht überhöhten
Chorszenen bewies Deborah
Warners Personenregie Mut und
Logik; letztlich mangelte es ihr
aber an der Intelligenz, ihr Kon-
zept einer glaubwürdigen Thea-
tralik unterzuordnen. So blieb es
den acht Protagonisten überlas-
sen, einen nicht uninteressanten,
aber an der Vielschichtig-
keit Mozarts vorbeiinszenierten
Abend zu retten. Sanford Sylvi-
an (Leporello), Hillevi Martin-
pelto (Anna), Gilles Cachemaille
(Giovanni ohne Charme), Gudjon
Oskarsson (Commendatore in
Abendrobe ä la Glyndebourne),
Amanda Roocroft (Elvira), Julia-
ne Banse (Zerlina) und Roberto
Scaltriti (Masetto) - ihnen allen
gebührte ohne Einschränkung
die Krone.

Für den eigentlichen künstleri-
schen Höhepunkt sorgte die Neu-
inszenierung von Tschaikowskys
„Eugen Onegin" durch den
jüngst zum Produktionsdirektor
berufenen Graham Vick und mit
Glyndebournes bewährtem
Hausorchester, den Londoner
Philharmonikern, unter Andrew
Davis. Auch diese Aufführung
wurde vom vierten britischen
Fernsehkanal live gesendet und
dürfte somit in Kürze als Video
erhältlich sein. Graham Vick be-
wies erneut seine unangefochte-
ne Vorrangstellung unter den
britischen Opernregisseuren, ob-
wohl er im dritten Akt dem Cho-
reographen Ron Howell einen zu
großen Handlungsspielraum ein-
räumte, mit der Folge, daß sich
die bewußte Parodie der St. Pe-

tersburger Gesellschaft ver-
selbständigte - und das war des
Guten zuviel. Dafür besaßen die
beiden vorausgegangenen Akte
eine zwingende Direktheit und
Glaubwürdigkeit, eine Dichte
von Aktion und Emotion, die zu
einem unvergeßlichen, Operner-
lebnis führte. Elena Prokina, si-
cherlich die überwältigendste
Entdeckung aus Valery Gergievs
Talentschmiede an der Kirov-
Oper, überzeugte in dieser Partie
vollkommen. Ihre darstellerische
Vehemenz und ihre scheinbar
mühelos dargebotenen Skalen
besaßen eine magische Aura. Ihre
Begegnung mit Onegin, die
Briefszene oder ihre Verzweif-
lung während des turbulent rea-
lisierten Balls zu Ehren ihres
Namenstages waren Höhepunk-
te. Mit Yvonne Minton als Lari-
na, dem sprudeligen Hausge-
wächs Louise Winter als Olga,
sowie mit dem Polen Wojciech
Drabowicz (Onegin), dem ge-
schmeidigen amerikanischen Te-
nor Martin Thompson (Lensky)
und dem Norweger Frode Olsen
(Gremin) stand ihr ein untadeli-
ges internationales Spitzenen-

semble zur Seite.
Für die Wiederaufnahme von

Strawinskys „The Rake's Pro-
gress" aus dem Jahr 1975 zeich-
nete mit John Cox (Regie) und
David Hackney (Design) erfreu-
licherweise das Originalteam
verantwortlich. Dies machte sich
gemeinsam mit dem schlanken
Dirigat von Glyndebournes Mu-
sikdirektor Andrew Davis be-
zahlt. Fingerspitzengefühl und
Liebe zum Detail garantierten,
daß die geistvolle, allerdings le-
diglich mit Steven Page (Nick
Shadow) und Jane Henschel (Ba-
ba) ansprechend besetzte Pro-
duktion nichts von ihrem einsti-
gen Charme verloren hatte.
Glyndebournes neues Opern-
haus wurde nicht nur vom Pu-
blikum und der Fachpresse be-
geistert akzeptiert, es hat auch
seine erste Belastungsprobe mit
Bravour bestanden. Im Herbst
steht hier die Uraufführung der
von Glyndebourne in Auftrag
gegebenen Oper „The Second
Mrs. Kong" von Harrison Birt-
wistle durch die Glyndebourne
Touring Opera bevor.

Hans-Theodor Wohlfahrt

Florierende Gegenwart
und Zukunftsperspektive

E in wahrhaft schönes Stück
Österreich ist die Schuber-
tiade Feldkirch seit ihrer
Gründung 1976 im vorarl-

bergischen Hohenems. Der Bari-
ton Hermann Prey hatte es sich

in den Kopf und zum besten Teil
in die eigenen Stimmbänder ge-
setzt, im Rittersaal und - so das
Wetter mitspielte - im Palasthof
das Schubertsche Schaffen chro-
nologisch aufzuführen. Der klei-
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ne Ort, das ist bekannt, gewann
an Renommee und auch die Ein-
nahmen stiegen. Aber nicht nur
Prey suchte nach konzeptionel-
len Zerwürfnissen mit seinem
Geschäftsführer Gerd Nachbau-
er das Weite (und mit ihm der
harte Kern seiner Fans, die ja
recht identisch mit den Fischer-
Dieskau-Zweiflern waren), son-
dern die Schubertiade selber ge-
riet in ihrem Heimatort an die
Grenzen von Wachstum und
(spiel)bürgerlicher Akzeptanz.
Mittlerweile floriert sie 20 km
südlich in Feldkirch - mit Fi-

deutsche Grenzgebiet gleichsam
als Exposituren aufzuwerten -
und dies unter dem Schubert-
schen Motto einer „Landpartie"
etwa nach Schloß Achberg, nach
Schwarzenberg oder in die Prop-
stei St. Gerold im Bregenzer-
wald. Ich konnte leider an diesen
Unternehmungen nicht teilneh-
men, aber von der Rundfunk-
technik bis hin zu hörenden Teil-
nehmern aus der Gästeschar war
man des Lobes voll über diese
akustischen Ausritte. Ein solcher
steht für 1994 noch aus, denn
vom 1. bis 4. September werden

Liedgesang ist nach wie
vor ein thematischer
Schwerpunkt bei der

Schubertiade in Hohen-
ems und Feldkirch -

Dietrich Fischer-Dieskau
war auch dort einer der
berühmtesten Interpre-

ten. Mittlerweile erstreckt
sich seine Teilnahme auf
Dirigate, Abhalten von

Kursen und Rezitations-
abenden.

scher-Dieskau als einem ihrer
Fixsterne, aber - der größte aller
Baritone singt ja nicht mehr. Er
rezitiert, liest vor, hält Kurse.
Und in diesem „Schubertiaden"-
Sommer hat er nach langer und
begreiflicher Pause wieder den
Dirigentenstab in die Rechte ge-
nommen. Doch davon am Ende
dieses kleinen Situationsberich-
tes mit perspektivischen Festi-
valüb er legungen.

Das gar nicht mehr so kleine,
schmucke, wohlorganisierte und
sich bis auf ein paar Lächerlich-
keiten selbst erhaltende Festspiel
zieht in größeren Scharen das
(nord?)deutsche, das schweizeri-
sche, französische und englische
Publikum ins Land - und dies
seit neuestem im doppelten Sinn
des Wortes. Die Schubertiade hat
ihr Angebot und ihren Wir-
kungsbereich markant erweitert.
Schuberts bescheidene, aber für
sein Denken, Fühlen und Kom-
ponieren richtungsweisende Rei-
setätigkeit hat den Veranstalter
auf die Idee gebracht, kleine, in-
time Spielstätten in der Umge-
bung von Feldkirch bis hinein ins

Schubertiaden-Künstler wie Al-
fred Brendel, das Carmina Quar-
tett, Heinrich Schiff und Lars
Vogt in Schwarzenberg der
Kunst in Annäherung an Schu-
bertsche Gepflogenheiten nach-
gehen. Im kommenden Jahr,
wenn die „Schubertiade" zum
20. Mal stattfinden wird, werden
diese Landpartien verstärkt an-
geboten: drei Perioden auf
Schloß Achberg (zweimal im
Mai, einmal im September sowie
ein Einzelkonzert im Juni), zwei
Programmblöcke in Schwarzen-
berg und ein Konzert in der
Propstei St. Gerold. Wer hier In-
teresse verspürt, sollte seine Bu-
chung möglichst rasch vorneh-
men, denn die so oft herbeige-
sehnte Intimität bedeutet auch,
womöglich unter den Nicht-
berücksichtigten zu sein.

Die Konzerte im gastlichen,
der „Schubertiade" mehr als ge-
wogenen Feldkirch sind - welt-
weit gesehen! - eine der letzten
wirklichen Bastionen program-
matisch engagierten und kom-
primierten Liedgesanges. Natür-
lich ist in dieser Sparte ein

großes Sommerloch zu beklagen.
Mancher Große hat bereits de-
missioniert, andere schnüffeln
noch ein wenig Ruhm und lassen
es mit reduzierten Kräften gut
oder auch nicht so gut sein. Und
die Jüngeren wie der Bariton
Andreas Schmidt haben - vom
Betrieb forciert und verwöhnt -
nur wenig Substanzielles zu er-
zählen. Im Glücksfall singen sie
ordentlich. Andreas Schmidt
konnte man das bei dieser Gele-
genheit noch nicht einmal vor-
werfen, denn er war von Glynde-
bourne herbeigeflogen, um den
erkrankten Robert Holl zu erset-
zen. Ungleich findiger in Text
und Musik aber war sein däni-
scher Kollege Boje Skovhus, dem
überdies in Helmut Deutsch ein
sichtender und stimulierender
Partner das Klavier zur Gegen-
stimme werden ließ. Rudolf Jan-
sen - Schmidts Begleiter - drück-
te dumpf und grau seine Stempel
auf die alten Texte. Ein gefährli-
ches Unterfangen in einer Umge-
bung, in der seit Jahren der Pia-
nist Andräs Schiff zu gutem Teil
das Sagen, in erster Linie aber
das Spielen hat. Mit Peter
Schreier gelang ihm eine sonder-
bar faszinierende, unerotische,
fast schon eunuchische „Winter-
reise" - sozusagen eine schmerz-
liche Hymne an den Verzicht auf
Leben in seiner körperlichsten
Form. Ähnlich keusch, aber dann
doch mit intelligenten, überra-
schenden Akzenten geriet vier
Tage später Beethovens G-Dur-
Konzert op. 58. Dietrich Fischer-
Dieskau hatte die Leitung über-
nommen. Und dies mit großer
Energie, ja Unduldsamkeit und
damit in begrenztem Maße auf
sanften Schwingen orchestralen
Gesanges. Die Salzburger „ Ca-
mera ta" war ihm gefügig bis in
expressive Regionen, die ihr - zu-
mal bei Schuberts C-Dur-Sinfo-
nie (D 944) - allenfalls vom
Hören und Sagen bekannt sein
dürften.

Jubel bei dieser Gelegenheit
und wohin auch immer sich das
Ohr in Feldkirch wendet. Man
genießt und will sich nicht ent-
täuscht fühlen. Dem Melos-
Quartett etwa konnte es samt
Partnern recht sein. Denn mit
solchem Publikumsbonus wird
selbst eine gutmütige, beschei-
den essentielle Wiedergabe des
Schubert-Oktetts zum Ereignis.

Peter Cosse
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IL GIARDINO ARMONICO
Ja, ja, wir alle lieben sie, die italienischen Mo-

mente im Leben. Doch ein Espresso macht noch

keinen Supermann, nur wer die richtige Musik

aufdreht, kann was erleben. Gefragt ist ein ge-

fühlsbewährtes Meisterwerk mit emotionaler

Spannbreite: mal himmelhochjauchzend, mal

herrlich melancholisch, aber immer richtig unter

die Haut. DIE VIER JAHRESZEITEN von

VIVALDI erfrischend eingespielt vom italie-

nischen Ensemble IL GIARDINO ARMONICO.
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DIE VIER JAHRESZEITEN
12.09. Berlin, Gedächtnis-Kirche

14.09. Hamburg, Steinway-Haus

15.09. Mannheim, Reissmuseum, Zeughaus C5

16.09. Köln, St. Maria Lyskirchen

17.09. Bochum, Thürmer-Saal

19.09. München, Klosterkirche St. Anna am Lehel

16.10. Darmstadt

15.11. Herne
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Erstmals seit 1970
stand eine Wagner-
Neuproduktion an

der Bayerischen
Staatsoper nicht

unter der Leitung
von Wolfgang

Sawallisch. Mit
„Tannhäuser" gab
Zubin Mehta sein

Debüt am Münch-
ner Nationalthea-
ter; David Alden

inszenierte seine er-
ste Wagner-Oper.

Das Foto zeigt Rene
Kollo in der Titel-

partie und
Waltraud Meier als

Venus.

Rätselbilder, Denkspiele
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N ein, „dieganze Metaphorik
mit der Jungfrau und der
Hure in dieser Oper" inter-
essiere ihn nicht, hatte der

Regisseur David Alden im Vor-
feld seiner „Tannhäuser"-Insze-
nierung geäußert, mit der die
Münchner Opernfestspiele eröff-
net wurden. Und schon zu den
ersten Takten der Ouvertüre, die
Zubin Mehta langsam und inten-
siv auskostete, wurde Tannhäu-
ser in der Gestalt Rene Kollos als
ein von Anfang an Zerrissener
erkennbar, als ein ruhelos Wan-
dernder, der von albtraumhaften
Visionen geplagt wird: Seltsame
Vogelmenschen, barbusige Mu-
sen, ein Sisyphos, ein Ritter, ein
Star Wars-Männchen, gar ein
Krokodil verfolgen und bedrän-
gen ihn. Von irgendwelchen ero-
tischen Exzessen ist da nichts
mehr zu spüren, und auch der
Abschied von Venus gerät an ei-
ner abgeräumten Tafel zum illu-
sionslosen Endspiel - the Party is
over. Schwer haben die Pilger
dann an ihrer versteinerten Sün-
denlast zu tragen, und die Min-
nesänger sind wahrlich ein lausi-
ges Völkchen, eitle Popanze und
hysterische Amokläufer.

Im zweiten Akt spitzt Alden,
nach Robert Wilson und Peter
Sellars wohl der renommierteste
amerikanische Opernregisseur,
die Situation um den Außensei-
ter Tannhäuser, den unverstan-
denen Künstler, noch zu. Der is-
raelische Ausstatter Roni Toren
hat ihm dafür die weite Bühne
des Nationaltheaters zur My-
thenlandschaft umfunktioniert:
auf immergleichem Ackerboden
ragt eine schiefe Säule in den
Himmel, ein Tempelfries gibt das

Podium ab für die von Buki Shiff
todschick ausstaffierte, waffen-
klirrende Wartburg-Gesell-
schaft. Faschistoide Symbole wie
der in Marmor gemeißelte
Schriftzug „Germania Nostra"
und ein Reichsadler verweisen
auf die Dreißiger Jahre. Alden
zeigt, wie sich die Aristokratie in
der auf einem Reliquienaltar
drapierten, keusch verschleier-
ten Elisabeth ihre eigenen Iko-
nen schafft, läßt aber auch kei-
nen Zweifel daran, daß diese Ge-
sellschaft jederzeit zu einem Op-
fer bereit ist - Tannhäuser muß
hier, von Messerwerfern bedroht,
mit dem Tod rechnen.

Eine merkwürdig vergrübelte,
sehr deutsche Inszenierung ist
das geworden. Alden hat sich sei-
ne eigene Version des schon von
Wagner nicht zu Ende gedachten
Stoffs zurechtgelegt. Vieles wirkt
erhellend, aber mancher Einfall
geht nicht recht auf: szenische
Leitmotive wie die immer wieder
zwischen Außen- und Innenwelt
vermittelnden Türen zum Bei-
spiel, oder die Notenblätter
Tannhäusers, aus denen am Ende
ausgerechnet Wolfram sein Lied
an den Abendstern singt. Doch
fataler scheint mir, daß sich die-
se Inszenierung wieder einmal
in exzellent ausgeleuchteten,
durchaus ungewöhnlichen Bil-
dern verlor - während man eine
ausgefeilte Personenregie verge-
bens suchte. Was besonders im
dritten Akt auffiel, wo Tannhäu-
ser und Wolfram vor nun zerbor-
stener und zerschossener Wart-
bug-Fassade - die Folgen des
„Sängerkriegs"? - neben stili-
sierten Eisenbahnschienen weit-
gehend sich selbst überlassen

bleiben.
Das Ereignis des Abends war

der Dirigent Zubin Mehta, der
dem hervorragend disponierten
Staatsorchester mit energischem
Zugriff einen farbenreich glü-
henden, ebenso pastosen wie pla-
stischen Wagner-Klang entlock-
te. Manchmal tat er aber des
Guten zuviel, worunter vor allem
der indisponierte Rene Kollo zu
leiden hatte. Dieser Tannhäuser
war wohl der letzte große Kraft-
akt des bald 57jährigen Sängers
- nach einem kleinen Einbruch
im zweiten Akt bewältigte er die
Romerzählung jedoch mehr als
respektabel. Die übrige, zumeist
Bayreuth-erprobte Besetzung
war gleichfalls festspielwürdig:
am souveränsten vielleicht Jan-
Hendrik Rootering als herrischer
Landgraf in schwarzer Leder-
Montur. Warm timbriert und so-
nor klang auch der Wolfram von
Bernd Weikl. Nicht ohne stimm-
liche Schärfen, aber mit gewohn-
ter Intensität verkörperte Wal-
traud Meier die Venus, diesmal
im Kostüm einer Jugendstil-Sa-
lonschlange. Und Nadine Secun-
de war eine Elisabeth von enor-
mer, freilich nicht immer kulti-
vierter Durchschlagskraft.

Ganz unspektakulär hingegen
die zweite Festspiel-Premiere,
Eckehard Mayers Kammeroper
„Sansibar" in der Schwetzinger
Uraufführungs-Produktion vom
vergangenen April. Schnörkel-
los-geradlinig, aber atmosphä-
risch dicht erzählte der Regisseur
Kurt Horres im raffiniert varia-
blen Einheitsraum von Pieter
Hein Alfred Anderschs Ge-
schichte von fünf Menschen
nach, die 1937 an der mecklen-

burgischen Ostseeküste aufein-
andertreffen und aus unter-
schiedlichen Motiven Hitler-
Deutschland verlassen wollen -
oder müssen. Immerhin standen
Sängerpersönlichkeiten wie Ri-
chard Salter oder Hermann
Becht zur Verfügung, dazu ein
avantgarde-erfahrener Dirigent
wie Bernhard Kontarsky - den-
noch scheiterte das Projekt, und
zwar an der 1:1-Vertonung durch
den Dresdner Komponisten. Wo
es - Sujet-bedingt - leiser Töne
bedurft hätte, ertränkte Mayer
alles mit seiner lärmig-plakati-
ven, ungebrochen affirmativen
Theatermusik. Der Gipfel: nach
der Erschießung der Hauptfigur,
des widerspenstigen Pastors
Heiander, brauste pathetisches
Orgelgedröhn auf.

Fridemann Leipold

Exotische
Opern-

Orchidee

Wir sind verbildet: Drei
Tenöre brüllen Klassik-
Knüller im Fußballsta-
dion und via Medien

rund um den Globus; aus jedem
zweiten Laden brandet Disco-
Sound wummernd an uns hin; da
stumpfen die Sinne ab. Gegen
diese „Trends" hält der Bregen-
zer Festspielintendant Alfred
Wopmann, indem er die Sensibi-
lität seiner Besucher herausfor-
dert und ihnen abermals ein exo-
tisches Gewächs präsentiert: das
1914 uraufgeführte Musikdrama
„Francesca da Rimini".
Riccardo Zandonai gehört zu den
italienischen Opernkomponi-
sten, die Puccinis „Tosca", alle
Verismo-Monstrositäten, auch
Wagners „Tristan", insbesondere
aber Debussys „Pelleas" und
den musikalischen Jugendstil
verarbeitet haben. Bei all dem
hat Zandonai auch ein bißchen
Endzeitgefühl entwickelt; ein
bißchen Sinn für dekadentes
Spiel mit den Abgründen
menschlicher Seelen, viel Sinn
für die Rolle der Frau in Männer-
gesellschaften und einen überra-

genden Sinn, dies in faszinierend
changierende Orchesterfarben zu
fassen. Zusätzliche Reize ge-
winnt sein Werk auch aus der
Sprache, denn der Text stammt
vom Dichterfürsten der italieni-
schen Dekadenz, von Gabriele
d'Annunzio, und schwelgt in
Worten und Bildern, die Dantes
Bearbeitung des Stoffes und eine
Ahnung italienischer Renais-
sance beschwören. So mußte die
Geschichte der sensiblen, schö-
nen, jungen Francesca, die aus
machtpolitischen Gründen an ei-
nen von drei Brüdern verscha-
chert wird - sie glaubt an die
Heirat mit dem edlen und schö-
nen Paolo, muß aber den hinken-
den Haudegen Giovanni zum
Mann nehmen, der die ehebre-
cherischen Liebenden schließlich
ertappt und ersticht -, so mußte
diese entspychologisierte, raffi-
niert gewobene und sich durch
gemeinsame Lektüre des Lieb-
spaares ausdrücklich auf den Ar-
tus-Roman „Tristan und Isolde"
beziehende Oper das werden,
was sie ist: eine Orchidee.
Das Bregenzer Bühnenteam -
Robert Fortune (Regie), Anthony
McDonald (Ausstattung), Wolf-
gang Göbbel (Licht) - hat diese
Wunderblume zunächst in einem
traum-blauen Bühnenrahmen,
dann in höchst expressive Szena-
rien gefaßt: Da ist anfangs die
schwärmerische Blütenwelt hö-
fischen Jungfrauenlebens um
Francesca, ahnungsvoll zitternd
aus dem Wissen kommenden

Verlustes; dieser Raum öffnet
sich auf der Drehbühne zauber-
haft und gibt den Blick auf Paolo
als Brautwerber frei - eine mär-
chenhaft schöne Jugendstil-
Adaption etwa einer mittelalter-
lichen Buchmalerei. Die grell-
nackte Kriegsmaschinerie der
Adelsfehden - da grüßte d'An-
nunzios faschistoide Kriegsfaszi-
nation herein - dient als Hinter-
grund für das erste Liebesge-
ständnis. Im dunklen Turmzim-
mer mit hellem Meerblick finden
die Liebenden dann über dem
Lancelot-Roman zueinander. Ein
kaltes Folterkabinett und ein
Gefangenenmord bilden den ve-
ristischen Schauerrahmen für
die Offenlegung des Ehebruchs
durch den dritten, den einäuigen,
doch scharfsichtigen Bruder. Im
Turmzimmer folgt auf den Lie-
besrausch der gemeinsame Tod.
Die bis auf einige aufgesetzt wir-
kende Details sinnfällige Regie
Fortunes, die Räume und die hi-
storisierenden Kostüme McDo-
nalds hat Göbbels Lichtregie in
mal zarte, mal kräftig leuchten-
de, ja sogar die Grenze zum
Kitsch streifende Farben ge-
taucht. Dirigent Fabio Luisi
steuerte mit den Wiener Sym-
phonikern mal feines Parfüm,
mal impressionistische Klangge-
webe und an den dramatischen
Höhe- und Wendepunkten auch
mit üppigem Pinselstrich strot-
zende Farben bei. Auf der Bühne
gab es dazu zwei überragende
Rollenporträts: Philippe Rouil-

Bei den Bregenzer
Festspielen ist der

Oper „Francesca da
Rimini" von Riccar-

do Zandonai ein
Wiederbelebungs-
versuch widerfah-

ren. Robert Fortune
führte Regie, Fabio
Luisi dirigierte die
Wiener Symphoni-

ker. Die junge Elena
Filipova bot eine
beachtliche Lei-

stung in der Titel-
rolle.
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Ion als Haudegen Giovanni, den
seine Behinderung verletzbar
und dann blindwütig macht, und
Kenneth Riegel als einäugige,
bösartige Giftschlange von drit-
tem Bruder. Der glänzenden
Bühnenerscheinung des jungen
US-Tenors Frederic Kalt als Pa-
olo entsprach die Hoffnung er-
weckende Stimme mit der über-
zeugenden Mischung aus Viri-
lität und Schmelz. Aus einem rei-
zenden Schwärm von jungen
Frauenstimmen ragte Elena Fili-
povas Francesca gut heraus; den
ganzen geheimnisvollen Zauber
einer überbordenden Frauensee-
le, die wie ein exotisches Ge-
wächs in einer harschen Männer-
welt verkommt, konnte sie noch

„Norma"ohne Spannung

Trotz seiner noch geringen
Opernerfahrung ließ sich
Werner Herzog darauf ein,
in der Arena von Verona zu

inszenieren; noch dazu ein Werk
wie Bellinis „Norma", das sich
durch seine langen, musikalisch
ergiebigen Dialoge und ein Mini-
mum an tatsächlicher Handlung
(d.h. Aktion) für konzertante
Wiedergaben förmlich empfiehlt.
Der vom Medium Film geprägte
Regisseur setzte auf ein stim-
mungsvolles Ambiente, strebte
nicht so sehr nach konkreten
Handlungsräumen. Dem trug
der sich in das mächtige Stufen-

Der Filmregisseur Werner Herzog,
der immer häufiger Opern inszeniert,
hat die diesjährige Saison der welt-

weit spektakulärsten Freilichtopern-
bühne mit Bellinis „Norma"

eröffnet.

nicht verströmen. Doch als Gan-
zes besaß der Abend all das, wes-
wegen Festspiele veranstaltet
werden: die vielen Reize des
Unüblichen, den Hauch des Exo-
tischen, den Zauber der zarten
Regung und der großen Leiden-
schaft... eben die schon Maßstab
gewordenen Bregenzer Festspiel-
qualitäten. Wolf-Dieter Peter

oval schmiegende, felsige Drui-
den-Hain Rechnung, der nicht
nur der der Premiere vorausge-
gangenen Regengüsse wegen für
die Sänger schwierig zu begehen
war. Durch gespenstisch aufge-
spreizte Wurzelstöcke und peni-
ble Farbabstimmung suchte Her-
zog jene bildhafte Optik, die sei-
nem Bayreuther „Lohengrin"
noch raffinierter und kostbarer
eigen war. Wieder signalisierte
gleißendes Blau eine frostige At-
mosphäre: hier vermutlich als
Folge der dekorativen Dauerprä-
senz der waffenstarrenden römi-
schen Besatzer gedacht. Mangel
an Routine kennzeichnete die
Umsetzung der Handlung und
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deren Dramatik. Die drei stück-
tragenden Konfliktpartner blie-
ben weitgehend konventionellen
Aktionsmustern inklusive hän-
deringendem Opernpathos über-
lassen. Drohenden Umbaupau-
sen beugte der Bühnenbildner
Maurizio Balö durch eine inte-
grierte Drehbühne geschickt vor.
Seit 1965 war „Norma" nicht
mehr in der Arena zu erleben,
doch selbst über drei Jahrzehnte
hinweg läßt sich behaupten, daß
damals besser gesungen wurde.
Eklatant trifft dies auf Chris
Merritt zu, da der Pollione nicht
an eingelegten, in Relation zur
satten Mittellage eng wirkenden
Spitzentönen zu messen ist, son-
dern an der stimmlichen Aus-
strahlung und Sicherheit eines
tenore eroico, wie es damals Bru-
no Prevedi war und jetzt wohl
Lando Bartolini wäre, der aber
als Radames eingesetzt war. We-
sentlich näher an das Ideal (der
jungen Cossotto) rückte die mit
ansprechendem Timbre, Flexibi-
lität und der nötigen Höhe aus-
gestattete Martine du Puy ihre
Adalgisa. Maria Dragoni verfügt
wohl nicht über die Persönlich-
keit und Sensibilität einer Leyla
Gencer, doch sie vermag die Nor-
ma engagiert mit dramatischem
Nachdruck zu singen. Wenn ihr
die Musik Zeit läßt, zwingt sie
Callas-Farben in ihr helles Tim-
bre und singt ruhige Linien und
schöne Piani. Unter Druck
kommt es zu Verengungen, zu
unexakten Koloraturen, sogar zu
Intonationstrübungen. Gustav
Kuhn strahlte am Pult Energie
und Sicherheit aus für eine -
einschließlich der prachtvollen
Chöre - präzise Aufführung, die
durch bewegte Dynamik leben-
dig gehalten wurde. Bei Tempo
und Rhythmik orientierte er sich
immerhin an dem von Gavazzeni
vertretenen Stilprinzip weitest-
gehender Strenge. Das Arena-
Orchester hat man wohl lange
nicht mehr so klangvoll und aus-
gefeilt spielen hören.

Hermann Schönegger
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