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A
ls im vergangenen Jahr ei-
ne Mozart-Solozusammen-
stellung mit dem deut-
schen Pianisten Alexander

Lonquich auf den Markt kam,
mußte auch Skeptikern klar wer-
den, daß sich hier kein musikali-
scher Nebenberufler aus dem
Kreis der angestammten Beglei-
ter auf individuelles Terrain be-
geben hatte. Lonquichs Mozart-
Spiel - in seiner Mischung aus
Luzidität, Festigkeit, Konturen-
schärfe, Agilität, technischer Zu-
verlässigkeit und kausalem Ein-
fallsreichtum aus den Duo-Ein-
spielungen mit Frank-Peter Zim-
mermann (EMI) schon längst ein
Wertbegriff - erwies sich auch im
Umkreis so gefährlicher Werk-
kreise wie den Fantasien oder
den Rondos als einprägsames, ja
meinungsbildendes Instrumen-
tarium. Mit dieser Aufnahme
kehrte der gebürtige Trierer im
Alter von 30 Jahren in die Soli-
stenszene zurück - zumindest
was das Medium Schallplatte an-
belangt, denn im internationalen
Konzertleben hat sich Lonquich
nie auf Kammermusik be-
schränkt.

Seine Karriere verlief alles an-
dere als kometenhaft. Zum
Glück wahrscheinlich, denn von
den vielen jungen Pianisten der
späten 60er und der 70er Jahre
sind inzwischen einige in der
Versenkung verschwunden, oder
sie haben sich, nach kurzen soli-
stischen Bewährungsversuchen,
schleunigst unter das Dach einer
Hochschule geflüchtet, um von
dort aus mit einem sicheren Ein-
kommen im Rücken den einen
oder anderen Ausflug in den rau-
hen Konzertbetrieb zu riskieren.
Die Daten und Fakten sprechen
für eine solche Diagnose der Pia-
nistenszene, denn Alexander
Lonquich war nicht der einzige
junge Interpret, der - entweder
als Preis-, oder ganz einfach als
Hoffnungsträger - eine „Debüt"-
Plattenchance bekam. Bei der
Deutschen Grammophon Gesell-
schaft versuchte man es zunächst
mit einer Reihe von Billigpreis-
platten, aus deren Besetzungsrei-
hen mit Roberto Szidon, Hans-
jörg Schellenberger und dem

früh verstorbenen Dinu Ciani
noch verhältnismäßig viele Er-
folgsaspiranten „überlebten".
Aus der späteren „Concours"-
Reihe (DG) und aus einer von der
deutschen EMI initiierten Serie
mit Nachwuchstalenten konnten
sich jedoch nur wenige einen
Platz an der Sonne oder wenig-
stens im Halbschatten der
Großen erspielen. Selbst ein Su-
per-Pianist wie der Sowjetrusse
Mikhail Faerman scheint „unter-
getaucht" zu sein.

In der erwähnten „Concours"-
Serie hatte Lonquich Gelegen-
heit, als Preisträger des „Ales-
sandro Casagrande"-Wettbe-
werbs im italienischen Terni, die
drei Klavierstücke op.ll von
Schönberg und Schuberts Sonate
in a-Moll (D 845) einzuspielen.
Wie alle diese DG-Platten, so
wurde auch diese im Münchener
Herkulessaal im Rahmen eines
öffentlichen Konzerts mitge-
schnitten - ein Umstand, der
schon damals für die Nervenstär-
ke und das musikalische Selbst-
behauptungsvermögen Lon-
quichs sprach. Daß der damals
erst 17jährige Sohn eines Kir-

chenmusikers gerade in Italien
zu reüssieren vermochte, ist si-
cher kein Zufall. In seine Kölner
Ausbildungszeit von 1968 bis
1976 bei Astrid Schmidt-Neu-
haus fällt ein einjähriger Rom-
Aufenthalt. Ganze elf Jahre alt,
wird Alexander (zusammen mit
neun weiteren deutschen Künst-
lern) ein Stipendium zugespro-
chen, das im Beisein der Eltern
einen 10 Monate langen Aufent-
halt in der römischen Villa Mas-
simo ermöglicht. Eine außerge-
wöhnliche Gelegenheit, unbehel-
ligt von existenziellen Sorgen
und in einer künstlerisch inspi-
rierenden Umgebung eine Weile
zu arbeiten, zu „spielen" und
heranzuwachsen. 1976 schloß
sich an die Kölner Studien eine
Ausbildungsperiode bei Paul Ba-
dura-Skoda an der Essener Folk-
wang-Hochschule an. Ein wich-
tiges Debüt mit dem Schumann-
Konzert in Duisburg hatte Lon-
quich schon absolviert.

Der erwähnten „Concours"-
Aufnahme folgte eine Platte mit
Kompositionen für Flöte und
Klavier - und dann verlor sich,
wenigstens aus meiner Perspek-
tive, die pianistische Spur Lon-
quichs, bis zu jenem Zeitpunkt,
da die erste Mozart-Platte mit
dem Geiger Frank-Peter Zim-
mermann neue und bemerkens-

Alexander Lonquich
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werte Informationen in Umlauf
setzte. In seiner Wahlheimat Ita-
lien werden Lonquichs pädago-
gische Dienste in Form von Mei-
sterkursen sehr geschätzt. Ein
ramponiertes Schulgebäude, ein
guter Espresso aus einer nicht
gerade nach dem Reinheitsgebot
funktionierenden Kaffeemaschi-
ne und eine bunte Schar von Stu-
denten prägte die Szene. Lon-
quich ist kein Stratege großer
metaphysischer Entwürfe, son-
dern - tendenziell immer etwas
undeutlich sprechend - ein
Mensch der kleinen Gebärde, der
klar umrissenen Aussage - ge-
wissermaßen eines Satzbaues, in
dessen Verlauf ihm der emotio-
nale Gehalt nur unverdächtig zu
sein scheint, wenn auch die
Punkte und Kommatas richtig
gesetzt sind. Nicht anders ver-
hält es sich, wie mir vorkommt,
mit seinem Klavierspiel. Es ist,
als ob das Ersehnte erst greifbar
sein muß, ehe es mit möglichst
kleinen mechanischen Reibungs-
verlusten, dabei jedoch ohne
große Substanzverluste mit neu-
em visionären Gehalt aufgela-
den, werden kann. Insofern sind
Lonquichs Darstellungen - etwa
des schwermütigen, „tragischen"
Menuetts KV 355 von Mozart -
Resonanz eines reflektierten
Realismus.

Von vielen, manuell weniger
sicheren Pianisten, muß zwangs-
läufig der umgekehrte Weg ein-
geschlagen werden, wodurch
nicht selten atmosphärisch über-
zeugende Leistungen, aber auch
zahlreiche technisch unbefriedi-
gende Einzelheiten zu verzeich-
nen sind.

Der Schüler von Jasinski und
Ilonka Deckers hat mit der Zeit
auch dirigentische Ambitionen
entwickelt, in Venedig ist mitt-
lerweile ein „Orchestra Sinfo-
nietta" entstanden: Junge, lern-
begierige Musiker, die mit Lon-
quich zur „Kontrolle" auch nach
München fahren, wo Maestro Ce-
libidache eine Art kritische
Schirmherrschaft übernommen
hat. Aber Lonquich scheint den
dirigentischen Ehrgeiz nicht zu
übertreiben. Kammermusik etwa
mit dem Cherubini-Quartett,
weitere Projekte mit Frank-Peter
Zimmermann, zudem der Aus-
bau des solistischen Repertoires
stehen in einem ausgewogenen
Verhältnis zueinander. Und si-

cher wird die nächste Solo-Platte
mit einem nicht gerade alltägli-
chen Schumann-Programm (Ge-
sänge der Frühe op.21,8) dazu
beitragen, daß „unser Mann in

Italien" auch als pianistischer
Alleingänger in Zukunft regel-
mäßiger nördlich der Alpen zu
hören sein wird.

Peter Cosse

Mercury -
ein Rückblick

Mercury Living Presence -
die LPs dieses Labels ge-
nießen ob ihres Klanges
Kultstatus und werden

hoch gehandelt. Nun sind diese
feinen Aufnahmen remastered,
auf CD gebracht und wieder ver-
öffentlicht worden. So recht zum
Zuge gekommen ist Mercury in
Deutschland nie, und auch in
Amerika wurde es eher als au-
diophile Firma wahrgenommen.
Jetzt scheint die Zeit reif für
mehr. Die Entscheidung der Phi-
lips (1964 hatte sie die Rechte an
Mercury erworben) den Katalog
auf CD wiederzubeleben, erfolg-
te allein wegen der öffentlichen
Nachfrage. Das Remastering
übernahm die damalige Produ-
zentin Wilma Cozart Fine. Zwi-
schen 1950, als sie ihren Job als
Assistentin von Antal Dorati
aufgab, und 1964, als sie sich
vom Geschäft zurückzog, sind
über 500 Aufnahmen unter ihrer
Leitung entstanden, ja, zusam-
men mit ihrem späteren Mann
Robert Fine war sie eigentlich
Mercury und auch die erste Frau
in einer solchen Position.

Schon sehr schnell konnte
Mercury in den 50er Jahren einen
Qualitätsstandard setzen, sowohl
was das Repertoire als auch was
den Klang anging. Wilma Cozart:
„Als ich 1950 der Firma beitrat,
waren die ersten Klassik-Auf-
nahmen Lizenzen aus Europa.
Da ich für Antal Dorati gearbei-
tet hatte, wußte ich, wie gut ame-
rikanische Orchester waren. Wir
wollten also unsere eigenen Auf-
nahmen machen und so die Qua-
lität ganz unter Kontrolle haben.
Robert Fine, der Tonmeister,
meinte, daß für Mono-Aufnah-
men ein einziges gut positionier-
tes Mikrophon klanglich die be-
sten Resultate bringen würde. Er
glaubte außerdem, es sei das Be-
ste, Dinge wie Instrumentalba-
lance und Interpretation in den

Händen der Musiker zu lassen
und nicht in denen der Tonmei-
ster. Weil Mercury in Chicago
ansässig war, schlug ich vor,
Aufnahmen mit dem Chicago
Symphony Orchestra und ihrem
damaligen Chef Rafael Kubelik
zu machen. Und das taten wir
dann auch. Unsere allererste
(Mono-)Aufnahme war Mus-
sorgskys ,Bilder einer Ausstel-
lung' mit Kubelik und den Chi-
cagoern, veröffentlicht 1951."
Außerdem - so fügt sie hinzu -
war das Chicago Symphony Or-
chestra unter den „Big Five" da-
mals das einzige, das nicht bei
RCA oder Columbia unter Ver-
trag war, so daß sich eine Zusam-

\

Die Aufnahmen des
amerikanischen

Mercury-Labels, die
in den 50er Jahren
sowohl vom Reper-
toire als auch von
der Klangqualität
her Maßstäbe setz-
ten, werden jetzt als

CDs wiederveröf-
fentlicht. Die Fotos
zeigen die Produ-
zentin Wilma Co-

zart Fine damals im
Tonstudio (oben)
und heute beim

„remastering" der
alten Bänder.
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menarbeit anbot. Als später die
Kosten in Amerika zu hoch wur-
den, ging Mercury immer häufi-
ger nach Europa.

Die ersten 30 jetzt erschiene-
nen Mercury-CDs sind alle ste-
reophon, die monaural aufge-
zeichneten, darunter auch die
„Bilder" mit Kubelik, sollen spä-
ter folgen.

Robert Fine hatte früh den
Wert und die Zukunftsträchtig-
keit der Stereophonie erkannt,
und Mercury begann bereits
1955, Stereo-Aufnahmen zu pro-
duzieren - bevor sie überhaupt
abgespielt werden konnten. Er
benutzte dazu höchstens drei Mi-
krophone. Die Mercury-Aufnah-
men wurden berühmt für ihre
große Klarheit und Hörbarkeit
der Details bei gleichzeitig reali-
stischem Eindruck des jeweiligen
Aufnahmeraumes. Für die Wie-
derveröffentlichung des Kata-
logs wurden von Wilma Cozart
nur die originalen Masterbänder
und das damals verwendete
Röhren-Equipment benutzt. „Ich
habe versucht, unsere analogen
Aufnahmen auch auf digitalem
Tonträger analog, so original wie
möglich klingen zu lassen."

Mercury eroberte sich schnell
eine prominente Position in der
Welt klassischer Musik, auch
was die Künstler angeht. So
nahm etwa Antal Dorati die
Tschaikowsky-Ballette komplett
auf. Wilma Cozart: „Niemand
hatte das zuvor gemacht. Es ko-
stete uns schon über ein Jahr, die
ganzen Stimmsätze zu finden; sie
waren buchstäblich überall in
der Welt verstreut. Wir haben
auch die erste vollständige Auf-
nahme von ,Coppelia' gemacht,
und die erste , Ouvertüre 1812'
mit echten Kanonen und Glok-
ken." Als Mercury international
zu arbeiten begann (in erster Li-
nie mit dem London Symphony
Orchestra), war es die erste ame-
rikanische Firma, die in der So-
wjetunion Platten aufnehmen
konnte-1962.

Wilma Cozart Fine ist beson-
ders stolz auf ihre Zusammenar-
beit mit dem Komponisten, Leh-
rer und Dirigenten Howard Han-
son, seinem Eastman-Rochester
Orchester, und mit Frederick
Fennell und dem Eastman Wind
Ensemble: „Ich denke, die Mu-
sikwelt schuldet Howard Hanson
großen Dank. Er machte Pro-

gramme, die amerikanische Mu-
sik aller Schattierungen beinhal-
teten, von ihren Anfängen bis zu
Kompositionen aus der Zeit, in
der wir sie aufgenommen haben.
Obwohl mittlerweile einige Fir-
men dieses Gebiet zu entdecken
beginnen, hat Mercury immer
noch die umfangreichste und
größte Auswahl von amerikani-
scher Musik auf Schallplatten.
Auch die Aufnahmen mit Frede-
rick Fennell und seinem Ensem-

ble sind insofern einzigartig, als
praktisch nichts davon vorher
aufgenommen worden war und
wenn, niemals auf eine Weise, die
die Stücke als das betrachtet,
was sie sind - ernstzunehmende
Musik. Viele Werke sind außer-
dem speziell für dieses Ensemble
geschrieben worden."

In vielem war Mercury seinen
damaligen Konkurrenten voraus
- wie man heute wieder auf CD
hören kann. David Hurwitz

Totenrituale
im Tempel

Didos Flammentod - Szene aus der Brüsseler Neuproduk-
tion von „Die Trojaner" mit Kathryn Harris als Dido.

was kann ein junges
Musiktheater-Team an
Vergils Epos, an dem
Untergang Trojas, Ae-

neas' Liebe zur Karthager-Köni-
gin Dido, seinem Aufbruch nach
Italien, Didos Tod und ihrer Visi-
on eines „ewigen Rom" reizen?
Brüssels Oper bot das vierein-
halb Stunden-Werk an einem
Abend und machte gespannt auf
musiktheatralische Einsichten.
Dafür schien Bühnenbildner Lu-
cio Fanti gut: er arbeitete an der
Berliner Schaubühne und statte-
te Peter Steins Opernproduktio-
nen aus. Für Brüssels „Trojaner"
schuf er einen hochästhetischen,
tempelartigen Innenraum; dieses
Einheitsbühnenbild wurde in den
fünf Akten durch wechselnde
Säulenkombinationen, eine hohe
Staatstreppe für Karthago, ein
fast ironisches Liebesgrottenzitat
und einen banalen Laubsäge-

Holzstoß für Didos Flammentod
mehrfach verwandelt - was visu-
elle Geschlossenheit, Vielfalt in
der Einheit ermöglichte. Das
Baumaterial Holz wirkte edel,
doch ein wirklich dramaturgi-
scher Wurf war diese Raumidee
nicht. Durch die meist geschlos-
senen Seitenwände konnte sich
auch Lichtkünstler Max Keller
(Münchner Kammerspiele) nur
zum Teil entfalten. Joachim Her-
zogs Kostüme brachten eine Art
stilisierter Antike auf die Bühne,
setzten aber vor allem sehr über-
zeugend die archaischen Trojaner
von der arrivierten Zivilisation
der Karthager ab.

Hier lagen dann auch die Stär-
ken des Regiekonzepts von Peter
Mussbach. Er scheute sich nicht,
zunächst einmal grundsätzlich
die Handlung zu erzählen. Trojas
Fall ist die Geschichte einer Ver-
blendung: Seher und die Zeichen

PALESTRINA • MISSA VIRI GAULAEI
La Chapelle Royale • Ensemble Organum
PHILIPPE HERREWECHE

Zwei Jahre vor dem vierhundertsten Todestag des
größten Meisters der Polyphonie, den Rom hervor-
brachte, zollen die Ensembles von Marcel Peres und
Philippe Herreweghe der bewunderungswürdigen
Architektur seiner innigen und doch kraftvollen
Musik ihren Respekt. (HM 1388)

CD: HM 90.1388 MC: HM 40.1388 CD: HM 90.1404 MC: HM 40.1404

Vom Sturm des op.65 zur friedlichen Stimmung des »Dumky«-Trios op.90: mit dieser
Koppelung ist es dem Trio de Barcelona gelungen, die beiden Seiten der Natur Dvoraks
einzufangen. Spanisches Feuer und slawische Einfühlsamkeit gehen eine Verbindung
ein. (HM 1404)

Ein gewagter Versuch, drei der berühmten Cellosuiten Bachs für Blockflöte zu bearbei-
ten, ist Marion Verbruggen hier gelungen: die Solistin setzt in außergewöhnlicher
Weise den Charme und die Tanzrhythmen dieser herrlichen Musik auf ihr Instrument
um. (HM 7071)

Maria Zädori leiht hier ihre Stimme einigen der schönsten geistlichen Kompositionen
Vivaldis. Alle Pracht und freudiges Hochgefühl der Kirchenmusik im barocken Venedig
wird in dieser Interpretation lebendig. (Qui 3063)

Mit »von Adam bis Abraham« begann die Schola Hungarica ihre Reise in die Welt des
Alten Testaments im Spiegel des Gregorianischen Gesangs. Das Abenteuer wird fortge-
setzt mit den biblischen Patriarchen von Abraham bis Moses. (QUI 3038)

DVORAK

TRIOS op.65 & 90

TRIO
DE BARCELONA

Albert C.Attenelle

J. S. BACH
Three Suites
BWV 1007-1009
(ttanscriptions from the
Originals for solo cello)

MARION
VERBRUGGEN
recorders

OtMWU

)I • MOTETS

tfAMOISE
NSGREGORIENS

SUR LES TEXTES DE LA BIBLE

MARIA ZADORI
CAPELLA SAVARIA • PAL NEMETH

SCHOLA ;
HUNGARICA »
Dir.LÄSZLÖDO
&JANKA SZENDREI

CD: HM 90.7071 MC: HM 40.7071 CD: QUI 90.3063 MC: QUI 40.3063 CD: QUI 90.3038 MC: QUI 40.3038
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des Schicksals werden nicht er-
kannt - und so fielen schon die
Sänger des einleitenden Ju-
belchores blitzschnell zu Boden,
Cassandra sang ihre Untergangs-
vision über eine leblose Körper-
landschaft hinweg. Dieses Bild-
signal steigert Mussbach noch:
Trojas Thron wuchs aus Achilles'
Grabmal heraus; der kleine Pria-
mus-Enkel Astyanax stieg stolz
darauf und wurde wie eine Lei-
che von Cassandra weggetragen.
Inmitten dieser düster gehalte-
nen zwei Troja-Akte blieb eine
Szene unvergeßlich, in der der
einstige Psychiater Mussbach
mit der Wirklichkeit der Träume
spielt: der tote Hector erscheint
nicht als blutiges Gespenst, son-
dern als liebevoller, edler Bru-

Dirigent Sylvain
Cambreling und ein

gutes Solisten-
Ensemble trugen
maßgeblich zum

Erfolg der Brüsseler
Neuinszenierung

von Hector Berlioz'
„Die Trojaner" bei.

Insbesondere
Kathryn Harris als

Dido bot eine an
musikalischer und
darstellerischer In-

tensität kaum zu
überbietende

Leistung.

der, der Aeneas zärtlich weckt,
und zum Höhepunkt der Musik
finden sich beide in einer leid-
voll-heftigen Umarmung.

Dem folgten auch konventio-
nelle Spielzüge und Chorarran-
gements. Doch als dann im vier-
ten Akt Götter, Nymphen, Ge-
witter, Liebesgrotte, Jagd und
festliche Bälle, also viele festste-
hende Formeln und Topoi der
Grand Opera vorgesehen sind,
zog Regisseur Mussbach sich
nicht auf „Werktreue" zurück.
Schon Dido trat dem „Barbaren"
Aeneas mit seinem grauen Filz-
mantel in tiefdekolletierter roter
Galarobe gegenüber - und nun
traten die Karthager als Gesell-
schaft des Jahres 1850 auf, als
genau die erstarrten Rollenträ-
ger, die diese mitunter schablo-
nenhafte Musik, die sogenannten
Charaktertänze und Ballettein-
lagen, bestellt und erwartet hat-
ten. Ein Hauch von Totentanz

auch hier. Deutlich wird, daß
Dido in ihrer Königinnenrolle
gefangen, daß in dieser überrei-
fen Zivilisation Aeneas ein
Fremder bleiben muß. Doch der
Psychologe Mussbach machte
auch hier noch eine weitere Ebe-
ne sichtbar: zwischen den Lie-
benden steht auch Aeneas' Sohn
Askanius, der eine neue Mutter
und den Vater als Liebenden ak-
zeptieren müßte. Hier liegen
Gründe für das Scheitern. Doch
eine Schlußvision zum „ewigen
Rom", das ja auch ein „Kunst-
Rom", ein Klassizismus-Traum
war und ist, blieb Mussbach
schuldig.

Dafür wurden fast alle musi-
kalischen Wünsche erfüllt. Syl-
vain Cambreling bot mit dem
blendend aufspielenden Orche-
ster die ganze Palette Berlioz'-
scher Orchesterfarben und
Klangerfindungen: die in gewis-
ser Weise innovativste Partitur
vor dem „Tristan" war fesselnd
zu erleben. Fernorchester und
der von Johannes Mikkelsen aus-
gezeichnet einstudierte Chor rea-
gierten präzise und zeigten die
dynamischen Differenzierungen
des Werkes. Das große Soli-
stenensemble besaß kaum einen
Schwachpunkt; William Stones
markanter Chorebe, Barry
Banks' lyrisch schwärmender Io-
pas und Elzbieta Ardams mal lie-
bevolle, mal kühle Anna ragten
heraus; Cambrelings Wunsch, die
Seherin Cassandra nicht „wild-
zigeunerhaft" zu besetzen, über-
zeugte nicht, da Francoise Pollet
spannungslos wirkte. Der Aeneas
von Ronald Hamilton dagegen li-
tt gelegentlich unter Überspan-
nung, doch den gebellten Phra-
sen standen heldentenorale
Durchschlagskraft und feinsin-
nige mezzavoce für das Liebes-
duett gegenüber. Ein Rollenpor-
trät auf höchstem Brüsseler Mu-
siktheaterniveau gab Kathryn
Harris als Dido: mit hinreißender
Bühnenerscheinung, einer dar-
stellerischen Intensität, welche
die Grande Dame wie die selbst-
zerstörerisch Liebende packend
lebendig machte. Mit überragen-
der musikalischer Souveränität
ihres herben Mezzosoprans war
sie die Königin des Abends.

Wolf-Dieter Peter

Gardiners
„Cosi"

S
o liebevoll im Detail, so
dicht an der Musik und so
schlüssig in der Gesamtan-
lage machen's nur wenige:

In Ferrara inszenierte (und diri-
gierte) John Eliot Gardiner seine
Lieblingsoper, Mozarts „Cosi fan
tutte", als Selbstfindungs-Dra-
ma von vier Teenies. Des Briten
erster Ausflug ins Regie-Fach ist
ihm sehr feinfühlig geglückt.
Ferrara als Aufführungsort war
nicht nur eine Hommage an die
Opern-Schwestern. Das Teatro
Comunale stammt aus der
„Cosi"-Entstehungszeit, in der
Gardiner seine von Carlo Tom-
masi ausgestattete Inszenierung
spielen läßt.

Bei ihm sind die vier „Lieben-
den" Grünschnäbel, die Amor
kaum mehr als vom Hören-Sagen
kennen. Ferrando ist eine Art
kleiner Bruder des rein ideali-
stisch liebenden Ottavio, Gug-
lielmo ein Möchtegern-Don-Gio-
vanni. Dies zeigt sich zunächst
erst in Ansätzen.

Der Regisseur-Dirigent hat
beide Mädchen (wie in der Ur-
aufführung) mit Sopranen be-
setzt. So kann er zeigen, daß sie
noch keine eigenen Erfahrungen
haben. Als brave Backfische
führen sie ein Leben aus zweiter
Hand, im Korsett strenger mora-
lischer Konventionen. Sie sind
austauschbar (was mit anderen
Vorzeichen auch für die Jungen
zutrifft). Dorabella und Fiordili-
gi singen im ersten Akt jeweils
ein paar Zeilen der Arie der je-
weils anderen: Sie bestärken sich
gegenseitig nach dem Motto „Ge-
meinsam sind wir moralisch".

Im zweiten Akt individuali-
siert Gardiner die vier. Dorabella
(jetzt kecker) läßt sich von
Guglielmos zielstrebigen Strei-
cheleinheiten verführen - beson-
ders bei ihm steht Erotik im Vor-
dergrund. Fiordiligi und Ferran-
do machen zunächst eher passiv
mit. Mit großer Zartheit läßt
Gardiner dann aber bei ihnen
Liebe aufblühen. Nur dort, wo es
symbolistisch wird (wuchernde
Agaven müssen für das Trieb-
haft-Anarchische der Liebe her-
halten), wirkt die Inszenierung

aufgesetzt. Auch für das Draht-
zieher-Paar Alfonso/Despina
fand Gardiner Schlüssiges. Sie
ziehen nicht durchweg an einem
Strang. Mit dem Beweis der „Un-
treue" auch Fiordiligis ist Alfon-
sos Wette gewonnen. Despina
aber nimmt ihm die Fäden aus
der Hand und arrangiert die
Hochzeit. Darauf reißt Alfonso
das Ruder mit Macht wieder an
sich und sorgt mit der Enttar-
nung der „Albaner" fürs bittere
Ende.

Gardiner läßt seine „Cosi" vor
dem merkwürdig lauen Happy-
end schließen (der Rest passiert
an der Rampe): Die Ausgangspo-
sition der Paare ist wieder er-
reicht, die Anfangs-Verlobten
stehen sich vis-ä-vis gegenüber.
Glücklich ist keiner. Aber Fior-
diligi und Ferrando halten sich
hinterrücks zärtlich an der
Hand...

Seinem Konzept entsprechend
griff Gardiner (abgesehen vom
grandiosen Alfonso Carlos Fel-
lers) auf junge Sänger zurück,
die darstellerisch wie sängerisch
durchweg überzeugten (die Ar-
chiv-Produktion der Deutschen
Grammophon hat in Ferrara mit-
geschnitten): Allen voran sang
Amanda Roocroft überwältigend
sauber und klar die Fiordiligi.
Beeindruckend Rosa Mannions
Dorabella, Rainer Trosts ele-

Für seine erste
Opern-Regie hat

sich John Eliot Gar-
diner Mozarts „Cosi

fan tutte" ausge-
sucht, die er in Fer-
rara inszenierte und
dirigierte. Die Ar-
chiv-Produktion
der DG wird den

Mitschnitt der Oper
herausbringen.

gant-höhensicherer Ferrando
und Rodney Gilfrys kraftvoller
Guglielmo. Eirian James macht
Despina mal nicht zur Karikatur.
Wie gewohnt musizierfreudig:
die Englisch Baroque Soloists
und der Monteverdi Choir unter
der sensiblen Leitung Gardiners.

Ein „Cosi"-Erlebnis - gerade
weil es weniger um da Pontes zy-
nischen Text ging als vielmehr
um Mozarts einfühlsame Musik.

Kalle Burmester

Indisches
an der Isar

I n der Metropole gibt es Hochs
und Tiefs, bei kulturellen
Großveranstaltungen, Festi-
vals zum Beispiel, verhält es

sich ganz ähnlich. Über der dies-
jährigen Münchener Biennale,
der dritten seit ihrer Gründung
1988, waren düstere Wolken am
künstlerischen Horizont des in-
zwischen so pluralistisch-schu-
lenlosen zeitgenössischen Mu-
siktheaters aufgezogen, bevor
sich der Himmel dann doch noch
aufklärte und labenden Sonnen-
schein in unerwartetem Ausmaß
zuließ.

Unter den zweieinhalb Dut-
zend Beiträgen, auf fünf Wochen
und zehn zum Teil völlig neu ge-
schaffene Spielorte verteilt, be-
fanden sich neben den großen
Bühnenproduktionen wieder
auch hochinnovative, entwick-
lungsfähige Figurentheater, dies-
mal ausschließlich nach sagen-
haft-mythischen Vorlagen, zum
Teil in einem mobilen Bus kin-
dergerecht zubereitet, von Mün-
chener Musikern, Theaterleuten,
Kunsthandwerkern und Puppen-
spielern im Teamwork hergestellt
und präsentiert. Es gab Konzerte
verschiedener Orchester, Ensem-
bles und Solisten, unter anderem
mit Peter Serkin, Emanuel Ax,
Yo-Yo Ma und Andräs Adorjän
bei Peter Liebersons wirkungs-
voller Version des Heldenepos
„King Gesar", aber auch mit dem
formidablen New Yorker Piani-
sten Aaron Shorr, mit begnade-
ten Rhythmikern wie Peter Sadlo
oder Robyn Schulkowsky an den
Perkussionsbatterien im Rahmen
einer keineswegs nur trommel-
fellstrapazierenden „Trommel-
nacht". Hinzu kamen Ausstellun-
gen, Workshop mit Laien-Kom-
ponistenwerkstatt, Symposium
(„Kunst verstehen, Musik verste-
hen"), Interpretationskurse sowie
geplante und spontane Ge-
spräche und Begegnungen zwi-
schen Künstlern und Publikum,
immer sehr konträr, immer sehr
anregend.

Den BMW Musiktheaterpreis
für Komposition erhielt zur
Überraschung vieler der halb
szenisch, halb konzertant urauf-
geführte Operneintakter „Anti-
gona Furiosa" des Argentiniers
Jorge Liderman. Den Erfolg hat-
te die sehr perkussiv ausgerich-
tete Musik aufgrund ihrer buch-
stäblich unmittelbaren Schlag-
kraft, ihrer eingängigen Mach-
art, wohl auch aufgrund dessen,
daß sie hier (nach der von Gri-
selda Gambaro aufgefrischten
Sophokles-Tragödie) in den
Dienst an einen Protestschrei ge-
nommen wurde: gegenüber der
Militärdiktatur in Buenos Aires.
Schlagzeug, speziell die alte per-
sische Trommel namens Zarb,
dominiert in der mit wuchtigen
Ostinati überrumpelnden, höchst
eindringlich schließenden „Teo-
rema"-Partitur von Giorgio Bat-
tistelli, der sich von Pasolinis
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Seit 1988 trägt sie
die Handschrift von
Hans Werner Henze
(Jg. 1926): die Mün-

chener Biennale,
das Internationale
Festival für Neues

Musiktheater.
Henze entscheidet
darüber, wer die

Kompositionsauf-
träge erhält, wer die
Chance bekommt,

den tradierten Gen-
res zwischen Oper

und Ballett mit neu-
en Ideen nachzu-

spüren. Unabhängig
davon gilt die Mün-
chener Biennale als

Aushängeschild
städtischer Kultur-

politik.

Kultfilm zu einem weniger viel-
schichtigen, aber durchaus kon-
genialen statisch-pantomimi-
schen Opus anregen ließ, das kei-
ne Oper, kein Ballett und kein
Schauspiel, aber von allem etwas
ist. Wie in Pasolinis Film wird
auch hier nur sehr wenig verbal
artikuliert. Den einzelnen Figu-
ren des Romans sind einzelne In-
strumente „leitmotivisch" zuge-
ordnet. Der Hörer erhält musika-
lische Anhaltspunkte zur unmit-
telbaren Orientierung, ganz ne-
benbei auch durch „musique
concrete"-Einsprengsel. Die Of-
ficina Musicale Italiana spielte
unter Orazio Tuccella mit bei-
spielgebender Konzentration.
Bereits kurz zuvor beim Maggio
Musicale Fiorentino hatte die
Inszenierung der Britin Lucy
Bailey durch ihre Zeitlupen-
Ästhetik nachhaltig imponiert,
durch ihren Affront gegenüber
heutiger Reizüberflutung in

Form gezielter Sparsamkeit bei
sämtlichen der bewußt zelebrier-
ten Bewegungsabläufe. Simon
Vicenzi entwarf einen magisch
vielgesichtigen Raum, der gera-
dezu klinisch wirkte, zu beiden
Seiten von riesigen Schultafeln
eingerahmt war, auf denen das
„Theorem" in Gestalt zahlloser
mathematischer Formeln und
Gleichungen von schwarzgeklei-
deten Figuren wie von einem an-
tiken Chor bedeutungsschwer er-
läutert wurde - mit weißer Krei-
de. Der stumme Schrei des in
verzweifelter Nacktheit verein-
samten Paolo (Tony Guilfoyle)
lieferte den letzten und zugleich

erschütterndsten Moment der
Inszenierung.

Der Niveau-Unterschied von
dieser musikalischen Parabel zur
konzeptionell vergleichbaren
Tanzopern-Allegorie „Le Livre
de Fauvel" von Rupert Bawden
erschien eklatant; aus dem mit-
telalterlichen Stoff war ein lang-
atmiges Divertissement gewor-
den, das in dem Choreographen
Riccardo Düse keinen konse-
quenten Sachwalter fand.

Unter den Produktionen, bei
denen Gesang unangefochten als
wichtigste Ausdrucksmittel ran-
gierte, vermochten die musika-
lisch nicht sonderlich profilier-
ten Zauberopern „Higgelti Pig-
gelti Pop! - Wo die wilden Kerle
wohnen" von Oliver Knussen den
meisten Unmut zu erregen, da
Pet Halmen sein inszenatorisches
Ausstatter-Heil in Schickeria-
gerechten Pop-Art- und Car-
toon-Bilderfluten, in verschwen-
derischem Design suchte, ohne
das buchstäblich tierische Ge-
schehen zu vertiefen beziehungs-
weise zu überhöhen. Violeta Di-
nescus „Erendira" (als Übernah-
me vom Staatstheater Stuttgart)
krankte an einem Mißverhältnis
zwischen einer in sich schlüssi-
gen, wenngleich spröde artifiziell
anmutenden Musik und ihrer
dürftigen szenischen Umsetzung
von Beat Fäh, die der Garcia-
Märquez-Vorlage nicht im ent-
ferntesten gerecht wurde. Auch
der Essener Komponist Gerhard
Stäbler trug mit seiner fünfakti-
gen - und zu lang geratenen -
parodistischen Oper „Sünde.
Fall. Beil." zu den musiktheatra-
lischen Grenzerkundungen des
Festivals bei: Sinnlich präsent,
mit Morse-Rhythmen gespickt,
gab sich die von grellen Pointen
und raffinierten Verfremdungs-
effekten durchtränkte Tonspra-
che zur Illustration einer Drei-
ecksgeschichte in königlich-ab-
solutistischer Zeit. Marionetten-
haft stilisiert arrangierte der
Bremer Intendant und Regisseur
Tobias Richter die Personen auf
circensisch anmutender kreis-
runder Spielfläche.

Als musikalischer und zugleich
auch szenischer Gipfelpunkt des
gesamten Unternehmens war ei-
ne Koproduktion mit der Neder-
landse Opera Amsterdam zu er-
leben. Der aus Delhi stammende,
in London ansässige Komponist

Param Vir - Einflüsse diverser
britischer Musiker seit Britten
sind bei ihm auszumachen - hat-
te ein Gedicht von Rabindranath
Tagore in der librettistischen
Einrichtung von William Radice
vertont, „Snatchedby the Gods",
sowie eine alte buddhistische Er-
zählung, von David Rudkin um-
gedichtet, „Broken Strings". Der
gewaltige Symbolgehalt beider
Texte inspirierte Param Vir zu
einer meisterlich instrumentier-
ten, an Farbwirkungen reichen
Musik, die auf Avantgarde-Reize
von vorneherein verzichtete und
dennoch oder deshalb den litera-
rischen Vorlagen besondere Tie-
fenschärfe abgewann. Das fabel-
hafte ASKO Ensemble hatte in
David Porcelijn einen mit der
denkbar größten Umsicht agie-
renden Koordinator am Pult, wo-
bei die Mezzosopranistin Kathe-
rine Ciesinski durch ihre Zeich-
nung einer gewissensgeprüften
Mutterfigur (Moksada) die her-
ausragende sängerdarstelleri-
sche Leistung des gesamten Fest-
ivals erbrachte. Regisseur Pierre
Audi verstand sich für die Visua-
lisierung von „Snatched by the
Gods" auf das Kunststück, die
einzelnen Personen so zu führen,
daß sie aufeinander reagierten,
miteinander operierten, gegen-
einander intrigierten - als wenn
sie gar nicht anders könnten. Die
Beteiligten hatten dabei keinen
festen Boden unter den Füßen,
sondern Unmengen von körni-
gem schwarz schimmerndem
Sand. Der hohe Abstraktions-
grad des Bühnenbilds (Chloe
Obolensky, Jannis Kounellis,
Jean Kaiman) entsprach dem der
orientalisch angehauchten Li-
bretti nur in einem Fall, bei
„Snatched by the Gods". Das
Stück über den geheimnisvollen
greisen Musiker Guttil („Broken
strings") hätte weniger reali-
stisch umgesetzt werden sollen;
die auf Breitwandformat ge-
brachte Bühne der herrlichen
Muffathalle am Isarufer hätte
hier in anderer Weise genutzt
werden können. Gleichwohl: Den
beiden Opern von Param Vir wä-
re eine ähnliche Breitenwirkung
zu wünschen wie der Fassbinder-
Oper „Bremer Freiheit" von Ad-
riana Hölszky, die von der Mün-
chener Biennale 1988 aus ihren
internationalen Siegeszug an-
trat. Volkmar Fischer

Eine gute Nachricht für Cordial-Ferienclub-Aktionäre:

ein weiteres Clubhotel eröffnet in der Toscana.

Was ist es, das der Toscana ihren unverwechselbaren Reiz verleiht? Zypressen an sanften Hängen,

O l i v e n h a i n e , K o n z e r t d e r G r i l l e n ? O d e r i s t e s d e r D u f t n a c h L a v e n d e l , d e r Z a u b e r d e s L i c h t s - u n d d i e z e i t l o s e

G e g e n w a r t M i c h e l a n g e l o s ? G e w i ß i s t e s d e r E i n k l a n g v o n L a n d s c h a f t , M e n s c h e n u n d K u l t u r , d e r J a h r f ü r J a h r

E r h o l u n g s s u c h e n d e a u s a l l e r W e l t i n d i e T o s c a n a z i e h t . A u c h S i e k ö n n e n s i c h h i e r s c h o n b a l d w i e z u H a u s e

f ü h l e n : C l u b C o r d i a l e r ö f f n e t i m

e x k l u s i v s t e n H o t e l - u n d F e r i e n a n -

C l u b m i t g l i e d d i e M ö g l i c h k e i t ,

d i e V o r t e i l e e i n e r e i g e n e n F e r i e n -

H e r z e n d e r T o s c a n a e i n e d e r

l a g e n I t a l i e n s . U n d S i e h a b e n a l s

i n d i e s e m e i n z i g a r t i g e n O b j e k t

w o h n u n g z u g e n i e ß e n . S i e m ö c h t e n

16 fonoforum8/92

I h r e U r l a u b e a u c h a n a n d e r e n O r t e n v e r l e b e n ? W i l l k o m m e n i n a c h t e x k l u s i v e n C o r d i a l C l u b h o t e l s - o d e r i n

e i n e m d e r ü b e r 8 0 0 e x q u i s i t e n T a u s c h o b j e k t e w e l t w e i t . E n t s c h l i e ß e n S i e s i c h j e t z t , e i n S t ü c k L e b e n s a r t z u

b e s i t z e n : i n d e r s o n n i g e n T o s c a n a - u n d i n v i e l e n a n d e r e n r e i z v o l l e n G e g e n d e n d e r E r d e . I n f o r m i e r e n S i e s i c h -

u n d g e w i n n e n S i e e i n e n v o n 2 5 K u r z u r l a u b e n . S e n d e n S i e I h r e n a u s g e f ü l l t e n G e w i n n k u p o n a m b e s t e n g l e i c h e i n .

GEWINNKUPON

J a , m e i n U r l a u b s t e h t h o c h i m K u r s • m i t C l u b C o r d i a l .

I c h m ö c h t e i n f o r m i e r t w e r d e n , m i t s p i e l e n u n d g e w i n n e n !

M i t C l u b C o r d i a l s t e h e n m i r w e l t w e i t ü b e r • 250 3 500 • 800

e x k l u s i v e T a u s c h o b j e k t e o f f e n .Club Condial
A-4020 Linz, Hafferlstraße 7, Tel.: 0 732 / 76 60-0, Fax 0 732 / 77 65 07

• Wien • Going • Salzburg • Badgastein

• Reith/Kitzbühel • Achensee • Marbella • Toscana

E i n U n t e r n e h m e n d e r 1 M P E R I A L F i n a n z g r u p p e .

N a m e : - S t r a ß e :

P L Z / O r t : - - T e l . : .

A u s s c h n e i d e n u n d e i n s e n d e n a n : C o r d i a l F e r i e n c l u b A G
H a f f e r l s t r a ß e 7 , A - 4 0 2 0 L i n z . D e r R e c h t s w e g i s t a u s g e s c h l o s s e n .


