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Ein Kapitel Opern-
geschichte: Mar-

tha Mödls Darstel-
lung der Kundry

in der Bayreuther
„Parsifal"-Inszenie-

rung Wieland
Wagners.

Martha
Mödl zum

Geburtstag

I hren Partien lieferte sie sich
stets auf Gedeih und Verderb
aus, in ihre Charaktere drang
sie bis auf den Grund vor. Re-

gisseure wie Günther Rennert und
Wieland Wagner haben dies er-
kannt und stellten Martha Mödl in
den Mittelpunkt ihrer Inszenie-
rungen, die auf glaubhafte Sän-
gerpersönlichkeiten setzten und
nicht auf Ausstattungszaubereien
und geschmäcklerische Regie-
Gags. Am 22. März wird Martha
Mödl 80 Jahre alt.

Denkt man an ihre Kundry,
Isolde, Brünnhilde, Fidelio-Leo-
nore und Carmen, dann wird ei-
nem bewußt, wie arm unsere
Opernbühnen heutzutage an solch
lebensnahen und blutvollen Sän-
gerdarstellerinnen geworden sind.
Martha Mödls kraftvolle Emotion,
ihr schauspielerischer Instinkt
und ihre dunkelgetönte, unver-
wechselbare Stimme (Furtwäng-
ler hat einmal von ihrem „Zauber-
kasten" gesprochen), die sich we-

niger durch glatte Schönheit aus-
zeichnete als durch üppigen Far-
benreichtum und glühende Sinn-
lichkeit, ließen nie vergessen, daß
auch Heroinen zunächst und vor
allem Frauen sind. Ihr Gesang und
ihre Darstellung waren stets
durchpulst von einem geradezu
verstörenden Temperament, das
jeden Opernabend mit Martha
Mödl zum musikdramatischen
Elementarereignis machte. Das
Geheimnis dieser Gestaltungsin-
tensität? „Ich weiß bis heute nicht,
was ich auf der Bühne mache — ich
kann es zumindest nicht in Worte
fassen... Es kommt aus der Musik,
aus der Empfindung des Augen-
blicks."

Erst spät, mit 28, hat die gebür-
tige Nürnbergerin zur Musik ge-
funden, auf dem Umweg als Ver-
käuferin und Buchhalterin. Nach
dem Studium in Nürnberg und
Mailand debütierte sie 1942 in
Remscheid als Mezzosopran: als
Azucena in Verdis „Troubadour".
Vier Jahre war sie dann in Düssel-
dorf, wo Günther Rennert sie als
Carmen sah und nach Hamburg
holte. In Berlin wagte sie sich 1950
zum ersten Mal an eine der hoch-
dramatischen Wagner-Partien, in
denen sie später kaum eine Rivalin
zu fürchten hatte: die Kundry im
„Parsifal". Im Neu-Bayreuth war
sie 1951 die Erste in dieser Rolle
und blieb fast ein Jahrzehnt ihre
unangefochtene Beherrscherin.
Als Brünnhilde und Isolde dage-

gen lieferte sie sich einen freund-
schaftlichen Wettstreit mit ihrer
großen Konkurrentin Astrid Var-
nay. An allen wichtigen Bühnen
hat sie gastiert, in London, Mai-
land und New York; bei den glanz-
vollen Wiedereröffnungen der
Wiener (1955) und Münchner Oper
(1963) war sie maßgeblich betei-
ligt.

Der Tod Wieland Wagners
(1966) markiert in etwa Martha
Mödls Rückzug vom Walkürenfel-
sen und aus Klingsors Zaubergar-
ten in die vielfältig schillernde
Welt des Charakterfachs; zugleich
war es eine Rückkehr in ihre ehe-
malige Mezzo-Lage. Doch eine
„komische Alte", die als Kontrast-
figur zu den „eigentlichen"
Hauptpartien herhalten muß, ist
sie deshalb noch lange nicht ge-
worden. Im Gegenteil: wenn sie als
Küsterin in der „Jenufa", Hero-
dias, Klytämnestra, von Einems
„Alte Dame" die Bühne betrat,
dann wurde sie fast automatisch
zum Zentrum des Dramas. Kein
Wunder, daß der Vollblut-Thea-
termensch Martha Mödl auch
nach dem 80. Geburtstag weiter
auf der Bühne steht: Im Mai wird
sie in Wien als Gräfin in Tschai-
kowskys „Pique Dame" (unter
Seiji Ozawa) zu erleben sein — in
der Originalsprache. Und man
darf gewiß sein, daß sie auch ihr
50jähriges Bühnenjubiläum, das
im September ansteht, zu feiern
gedenkt. Kurt Malisch

Notizen aus Italien

Die Mozart-Orgie des letzten
Jahres verrauchte in Italien
mit zwei gleichzeitigen Auf-
führungen desselben Werks:

Während Giulini das „Requiem"
im Vatikan langsam, romantisch
aufführte, offerierte Riccardo Mu-
ti in Mailand eine quickere Ver-
sion. Dieses Konzert war zugleich
Auftakt der zwei Tage später be-
ginnenden Opernsaison - mit
„Parsifal", der sich als Werk wohl
am weitesten von italienischem
Opernempfinden entfernt. Die
Aufführung erregte mehr das In-
teresse der Kritiker als daß sie zu
Enthusiasmus bei den Verehrern
von Riccardo Muti, Cesare Lievi

und Placido Domingo führte.
Nicht von ungefähr war der An-
drang nach Karten moderater als
gewöhnlich, nicht nur, weil Kar-
ten für die Premiere an die 1000
Mark kosten konnten. Es sollte ein
Ereignis werden, und es wurde
eines. Am Ende aber fragte ich
mich, wie Gurnemanz Parsifal:
„Weißt du, was du sahst?" Cesare
Lievis Seltsamkeiten durchzogen
die Aufführung; ich denke hier
nur an die abstoßenden Blumen-
mädchen in schweren, dunklen
Kleidern, in einem Zaubergarten,
verziert mit einigen wenigen gro-
ßen Tulpen; oder an die rote Pe-
rücke und das grüne Gewand der
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Kundry, im dritten Akt in einem
Winterwald wandelnd (ist Kar-
freitag im Winter?). Mutis Dirigat
war lyrisch und glattpoliert, aber
kein Wagner; trotzdem hat seine
direkte Lesart etwas Bezwingen-
des, und spürbar hat er seine eige-
ne Meinung zu dem Werk. Proble-
matisch war allerdings die Beset-
zung: Nicht Waltraud Meier als
Kundry, nicht Wolfgang Brendel
als leidenschaftlicher Amfortas,
aber Placido Domingo. Er ist ein
großer Sänger und ein großer Dar-
steller - aber kein Heldentenor.
Unter den Tenören des italieni-
schen Fachs ist er zwar heute der
einzige, der Wagner singen kann,
und er wirkte als Parsifal durch-
aus glaubwürdig, doch stünden
ihm andere Rollen besser.

Zehn Tage nach Spielbeginn in
Mailand kam in Venedigs Teatro
la Fenice ein enttäuschender „Don
Carlos" auf die Bühne. Regie und
Szene waren banal, man wußte
nicht, ob das nun ein Horrorfilm
oder absurdes Theater sein sollte.
Große Erwartungen hegte man bei
Samuel Ramey als Philipp II., ob-
wohl ich gerade diese Partie für
ihn nicht besonders geeignet finde.
Zweifellos aber war er eine Klasse
für sich; zu Recht erfolgreich wa-
ren auch Daniela Dessi als Eli-
sabetta, Giovanna Casolla (Eboli)
und Alexander Agache (Posa).

In Venedig sah es für Verdis
Werk schlecht aus, und auch in
Parma bei einer Neuproduktion
der „Luisa Miller" hatte es wenig
Glück. Einige der Sänger waren
krank, der exzellente Bariton Pao-
lo Coni mußte ebenfalls passen,
und Aprile Millo vertraute auf
Aspirin und ein gnädig gesonne-
nes Publikum. Unabhängig von
ihrer Indisposition hatte sie leider
nicht die stimmlichen und techni-
schen Qualitäten, um als Luisa
erfolgreich sein zu können, und
einmal mehr konnte sie die italie-
nische Kritik und auch das Publi-
kum nicht überzeugen. Ein wirkli-
cher Opernerfolg der letzten Zeit
war bisher eigentlich nur Masse-
nets „Werther" in Bologna unter
Riccardo Chailly: eine frische,
sehr gut gesungene und musizierte
Aufführung.

Und wie um den Kreis zu schlie-
ßen, sah Bologna zur Zeit der
„Werther"-Aufführung auch die
Einspielung der ersten Oper, die
überliefert ist: Jacopo Peris „Euri-
dice", entstanden in Florenz Ende
des 16. Jahrhunderts. Roberto de

Roberto de Caro
dirigiert in Bolo-

gnas Cenobio di S.
Vittore das Ensem-

ble Arpeggio bei
der Aufnahme zu
Peris „Euridice",

der ersten überlie-
ferten Oper.

Caro und Riccardo Farolfi be-
schäftigten sich intensiv mit den
Quellen, stellten im Auftrag der
Firma Euromusica die Partitur so
weit wie möglich wieder her. Viele
der besten italienischen Barockin-
strumentalisten und einige Sän-
ger, u. a. Gian Paolo Fagotto, Glo-
ria Banditelli und Giuseppe Zam-
bon, bildeten für die Aufnahme
eine „Ensemble Arpeggio" ge-
nannte Gruppe. Nach vielen Pro-
ben und einem angestrengten Rin-
gen, um den „Originalklang" wie-
derzufinden, wird diese Einspie-
lung das Initialwerk einer musika-
lischen Gattung präsentieren, die
bis heute ungebrochen erfolgreich
ist. Gianandrea Lodovici

Programmatische Idee der Midem clas-
sique waren Konzerte junger Künst-

ler, unter anderem mit Ilya Hin (rechts),
Pavel Nersessian, Antje Weithaas

Nichts
Neues in
Cannes

W ie gewöhnlich fand der
Welt größte Musikmesse
- die MIDEM - dieses
Jahr Ende Januar in

Cannes statt, und zwar mit mehr
Teilnehmern als je zuvor. Auf der
Suche nach einer originellen pro-
grammatischen Idee für die Mi-
dem classique, also den musika-
lisch-klassischen Teil der Messe,
war man nicht fündig geworden.
Eher aus dem Boden gestampft
wirkte die Veranstaltungsreihe
mit acht Trägern des jeweils ersten

FonoForum3/92



FEUILLETON

Frank Braley (links)
und Steven Os-

borne. Leider hatten
diese Veranstal-

tungen eher einen
Notlösungs-Cha-

rakter.

Preises von verschiedenen inter-
nationalen Wettbewerben. Offen-
bar hatte man sich nicht rechtzei-
tig auf die Suche nach „großen
Namen" gemacht und so die Not
zur Tugend umfunktioniert. Aus
Deutschland kamen im Rahmen
dieser Konzerte Antje Weithaas
und Gustav Rivinius (der dann
jedoch leider verhindert war). Die
Pianisten Frank Braley (Frank-
reich), Pavel Nersessian und Llya
Itin (Rußland) sowie Steven Os-
borne (England), die Sopranistin
Victoria Loukjanetz und der Gei-
ger Massimo Quarta waren außer-
dem aufgeboten. Schließlich stand
auf dem klassischen Programm
ein Konzert zu Ehren Jean-Pierre
Rampais - er wurde 70 - und ein
Abend mit zeitgenössischem Tanz.
Diejenige Vorstellung, die am mei-
sten Interessenten hätte anlocken
können, Yo-Yo Ma, Emmanuel Ax
und Paul Meyer, fand ausgerech-
net am letzten Abend statt, an dem
ein Großteil der Besucher bereits
abgereist ist. Was die konzertante
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Selbstdarstellung der Klassik auf
der Midem '92 angeht, war also
nicht viel geboten. Anders bei den
Ausstellern, d.h. Schallplattenfir-
men, Vertrieben, Filmproduzen-
ten etc. Besonders die östlichen
Firmen nutzten die Midem als ein
Sprungbrett ins westliche Musik-
geschäft, im wesentlichen um
Partner zur Unterstützung einer
erfolgreichen Privatisierung zu
finden. Polskie Nagrania, Hunga-
roton, Supraphon, auch Melodia
präsentierten sich zwar noch un-
gelenk angesichts der vielfältigen
geschäftlichen und sonstigen An-
sinnen, doch sichtlich optimi-
stisch.

Wie sehr ein stagnierendes Mu-
sikgeschäft durch einen neuen
Tonträger belebt werden kann,

hat die CD gezeigt. So verwundert
es nicht, daß die Midem auch Ort
der Präsentation der neuen Digital
Compact Cassette (DCC) von Phi-
lips sowie der Minidisc von Sony
gewesen ist. Die DCC als digitaler
Tonträger soll die herkömmliche
Musicassette ablösen, eine Ein-
führung der entsprechenden
Hardware ist für diesen Septem-
ber geplant. Man rechnet mit ei-
nem Erfolg, zumal die Geräte
rückwärts kompatibel sind, d.h.
auch analoge Musicassetten ab-
spielen können. Die Einführung
der DCC wird unterstützt von den
großen Tonträgerfirmen, allen
voran natürlich der Polygram, die
mit dem Erscheinen der ersten
DCC-Player auch bespielte Soft-
ware in die Läden bringen wird.
Ein breites Angebot von etwa 500
Titeln — wohl kaum klassisches
Repertoire — soll bei der Einfüh-
rung der DCC den Fehler vermei-
den, der der LaserDisc bis heute
große Schwierigkeiten macht.
Was an Musikfilmen möglicher-

weise einmal auf Vi-
deo/LaserDisc bzw. -
wenn es auch ange-
sichts der „Waghalsig-
keit" der Programm-
gestalter eher unwahr-
scheinlich ist - im
deutschen Fernsehen
zu sehen sein wird,
konnte bei den Vorpre-
mieren des Internatio-
nalen Musikzentrums
beobachtet werden.
Um dem Musikvideo
generell mehr Auf-
merksamkeit zu si-

chern, hatten sich die Veranstalter
eine Preisverleihung ausgedacht,
den Visual Music Award, den es
von nun an jährlich geben soll.
Trotz solcher und anderer Bemü-
hungen, künstlerische Akzente zu
setzen, überwog der Eindruck ei-
ner lebendigen Geschäftsmesse -
was keineswegs ein Manko ist.
Trotzdem sollte eine klarer struk-
turierte und bessere Präsentation
des klassischen Musikmarktes in
allen seinen Facetten angestrebt
werden, ein Ziel, das gerade des-
halb erreichbar scheint, weil die
großen Firmen — Polygram, EMI,
BMG, Sony — praktisch nicht ver-
treten sind. sme

Wenn man
Flöhe

husten hört

J ahrzehntelang konnten

Schallplattenhörer Sinfonien
in aller Regel nur verkürzt
hören, das heißt ohne die in

den Partituren eingezeichneten
Wiederholungen von Satzteilen
wie der Exposition des Kopfsat-
zes. Lediglich im ohnehin meist
kurzen Scherzo blieb es unangeta-
stete Konvention, die beiden
Scherzoteile zu wiederholen und
nach den Trioteilen die Scherzo-
teile in einem erneuten Durchgang
zu spielen. Der Grund für eine
derartige Umschichtung der Pro-
portionen innerhalb einer Sinfo-
nie, eine Umschichtung, die
manchmal auch auf Unterschla-
gung einiger Takte der Überlei-
tung zur Expositionswiederho-
lung hinauslief, lag unter anderem
in der begrenzten Spieldauer einer
Langspielplatte mit maximal
dreißig Minuten pro Seite (plus
minus einer Toleranz, die von der
Schneidetechnik ab hing). Seitdem
es die Compact Disc mit bis zu 79
Minuten ununterbrochener Spiel-
zeit gibt, ist die Dauer der einge-
spielten Musik ganz offensichtlich
für viele Käufer ein bedeutsames
Kriterium für die Wahl einer CD
unter ihren Parallelaufnahmen
geworden. Objektive Kriterien ha-
ben für jene Käufer wieder einmal
die Qual der subjektiven ästheti-
schen Entscheidung oder das Re-
kurrieren auf PR-Kategorien
durch das Scheinkriterium der
Spieldauer verdrängt.

Aber das ist nur die eine Seite
der Geschichte. Die andere ist die
Reaktion der Schallplattenfirmen
auf den inzwischen ja gar nicht
mehr so neuen Tonträger Compact
Disc. Komplette Aufführungen,
solche mit allen notierten Wieder-
holungen, verlängern die Spiel-
dauer und sind inzwischen die Re-
gel geworden. Das, was einst
Norm war, fällt als Ausnahme auf.
Endlich: Der Triumph der Werk-
treue dank neuer technischer
Möglichkeiten! Pustekuchen.

Und jetzt muß ich konkret wer-
den. Wer James Levines Einspie-
lung der frühen Mozart-Sinfonien
auf Deutsche Grammophon 431

711-2 über Kopfhörer mit ordent-
licher Lautstärke und einer Parti-
tur vor den Augen abhört, dem
fallen Störgeräusche auf, wie sie in
jeder Produktion eigentlich
selbstverständlich sind. Da gibt es
mal ein Stuhlknarren, mal ein zu
lautes Notenumblättern oder ähn-
liches zu hören. Wie das halt so ist.
Man sieht mit der Partitur in der
Hand aber auch, wenn Levine ei-
nen Teil wiederholt (und er wie-
derholt, ganz im Sinne der von
technischen Möglichkeiten und
absatzstrategischen Zwängen ge-
prägten Werktreue, alle von Mo-
zart so bezeichneten Teile). Aber
halt, genau das — und damit kom-
me ich zum eigentlichen Anliegen
dieser Zeilen -, genau das scheint
er offensichtlich gar nicht zu tun.
Denn bei der Wiederholung stellen
sich akkurat getimet dieselben
Störgeräusche ein, die man schon
beim ersten Durchgang bemerkt
hat. Hier seien sechs solcher Stel-
len angeführt: KV 129, 1. Satz,
Takt 3; KV 132, 2. Satz, T. 56; KV
132, 3. Satz, T. 23 und T. 26; KV
133, 1. Satz, gleich mehrere Male
in der Exposition; KV 133, 2. Satz,
T. 48.

Solche Imponderabilien des
Musizierens lassen vermuten, hier
werde nach Schema F eine Inter-
pretation zusammengefügt. Ein-
mal eingespielt bedeutet: beliebig
häufig reproduzierbar, und dank
digitaler Aufnahme- und Schnei-
detechnik läßt sich alles ohne
klangtechnischen Qualitätsver-
lust zu einem scheinbaren Konti-
nuum der Interpretation aneinan-
derreihen. Eigentlich ist so etwas
vom Prinzip her seit der Erfindung
des schneidbaren Tonbands üb-
lich und bekannt. Was neu zu sein
scheint, ist indessen das rigorose,
kostenorientierte Prinzip, nach
dem hier Klanggeschehen im
Schneidestudio fabriziert wird.
Einzelne Takte, ja Taktteile sind
bisher bei fast allen Studioauf-
nahmen ausgetauscht oder anein-
andergefügt worden. Nur so kön-
nen so komplexe Werke wie Opern
überhaupt wirklich zufriedenstel-
lend produziert werden. Das ist ja
auch ein Gewinn der Schallplatte
gegenüber dem Konzert. Proble-
matisch wird es dann, wenn man,
um Produktionskosten niedrig zu
halten, ganze Abschnitte dupli-
ziert. Denn das Wesentliche des
Musizierens, die unwiederholbare

Ob die Wiener Phil-
harmoniker und

James Levine wohl
wissen, daß die

Technik Mozarts
Wiederholungszei-
chen allzu wörtlich

genommen hat?

Dynamik der Abfolge, weicht ei-
ner blockhaften, architektoni-
schen Statik. Wer behauptet, das
Wiederholungszeichen bedeute
ein identisches Klanggeschehen,
der irrt. Es bedeutet lediglich, daß
die Musiker die bereits niederge-
schriebenen Noten noch einmal
spielen sollen, es ist zunächst
nichts anderes als ein Notierungs-
kürzel. Innerhalb ihrer ästheti-
schen Zeit, die vom ersten bis zum
letzten Takt dauert, bekommt die
derart zusammengefügte Sinfonie
eine maschinenhafte Gleichför-
migkeit, die mit Mozart und den
formalen Gepflogenheiten klassi-
scher Komposition nichts mehr
gemein hat.

Vielleicht ist das, was ich hier
beschrieben habe, seit Jahren üb-
lich. Vielleicht ist das auch ein
Grund dafür, daß so viele moderne
Schallplattenproduktionen so be-
liebig klingen, daß man die Strin-
genz eines Furtwänglers heute nur
allzuoft vermißt. Vielleicht ist es
kein Einzelfall, daß - wie vor Jah-
ren bei einer Rundfunkproduktion
mit Karl Böhm geschehen — die
Aufnahmeleiter sogar bei soge-
nannten Konzertmitschnitten, die
inzwischen ja fast ebenso häufig
wie Studioproduktionen sind, den
am besten gespielten Teil einfach
duplizieren, wenn es um die Wie-
derholung geht, selbst wenn der
Dirigent konstrastierende Mo-
mente gestaltet.

Als His Master's Voice 1929
Bachs h-Moll-Messe auf siebzehn
Schellackplatten herausbrachte,
war das „Osanna" nur einmal ein-
gespielt. Der Hörer wurde ange-
wiesen, zur Wiederholung die
Plattenseite erneut abzuspielen.
Eine ökonomisch begründete Ent-
scheidung, aber auch Ehrlichkeit

dem Käufer gegenüber. Zurück
zur Deutschen Grammophon. Sie
hat unlängst, als es darum ging,
zwei Kammermusikwerke auf ei-
ne CD zu bringen, die Erlaubnis
der Künstler eingeholt, einige kür-
zere Wiederholungen herauszu-
schneiden, und dieses auch auf der
Inlay-Card mitgeteilt. Der umge-
kehrte Fall hätte auch eine ent-
sprechende Notiz wert sein sollen.

Ob übrigens die Wiener Phil-
harmoniker schon bemerkt haben,
daß man ihre Meisterschaft unter
Levine einfach verdoppelt hat?
Vielleicht haben sie es von Anfang
an gewußt? Wie dann aber wohl
ihr Honorar berechnet worden ist?
Es gibt eine alte, lange gültige
Vereinbarung zwischen Schall-
plattenfirmen und Orchestern,
daß von drei Stunden Aufnahme-
zeit maximal zwanzig Minuten
Musik verwendet werden. Ob man
sich hier in der Mitte getroffen
hat? Zum Wohle des Orchesters
und der Schallplattenfirma? Was
das ästhetische Wohl des Hörers
betrifft: Wir werden weiterhin die
Flöhe husten hören! Martin Eiste
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