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WIENER FESTWOCHEN-
ERÖFFNUNG MIT MOZARTS
„ENTFÜHRUNG"

Die Wiener Festwochen, die in
diesem Jahr neben ihren
Schwerpunktprogrammen
„Seele" (zum 50. Todestag

von Siegmund Freud) und
„Frankreich" (zum 200. Jahrestag
der Französischen Revolution) mit
einer überaus anregenden, vielsei-
tigen Gastspiel-Palette interna-
tionaler Schauspiel- und Musik-
theaterproduktionen ' aufwarten
konnten, eröffneten mit einer
Neuinszenierung von Mozarts
„Entführung aus dem Serail" im
Theater an der Wien. Diese Kopro-
duktion mit Gerard Mortiers
Brüsseler Theätre de la Monnaie
und der Wiener Staatsoper ent-
wickelte sich trotz Überlänge (mit
zum Teil neuen und insgesamt
ausgebauten, die dramatische Si-
tuation zuspitzenden Dialogen
und zwei reichlich bemessenen
Pausen) zu einem fesselnden Vier-
stundenspektakel. Der Grund für
das Ereignishafte dieser Auffüh-
rung lag auf der Hand: Musika-
lisch und szenisch hatte man die
an tragischen, komischen und mo-
ralischen Aspekten reiche „Ent-
führung" endlich einmal beim
Wort genommen, sie nicht zum
neckischen Singspiel verniedlicht,
sie aber auch nicht zum läppisch-
monströsen Ausstattungstheater
aufgeblasen. Das zutiefst seriöse,
in jedem Augenblick durchdacht
und durchgearbeitet wirkende
Konzept ging auf, jedoch wohl
nur, weil das gesamte Produk-
tionsteam minutiös aufeinander
abgestimmt schien, die Mitwir-
kenden in langen Proben aufein-
ander eingeschworen wurden. Ni-
kolaus Harnoncourt, dessen pein-
liches „Fidelio"-Desaster in Ham-
burg noch längst nicht vergessen
ist, sorgte im Orchestergraben und
auf der Bühne für einen geschärf-
ten, kristallinen Mozart-Stil, der
bei aller trockenen Präzision auch
dem Atmosphärischen, dem Musi-
kalisch-Beseelten Raum zur Ent-
faltung ließ. Freilich saß an den
Pulten das Orchester der Wiener
Staatsoper, das Harnoncourts bis-
weilen spartanisch-hölzerne Zei-
chengebung in instrumentale
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Pointierung und klangfarbliches
Raffinement umzumünzen wußte.
Mit dem Ensemble größtenteils ju-
gendfrischer, elastischer Stimmen
hatte man durch die Bank einen
guten Griff getan; darstellerisch
nahm es die Figuren ernst, verkör-
perte Menschen aus Fleisch und
Blut. Im Gesanglichen waren Ab-
striche lediglich bei Kurt Streits
Belmonte zu machen, denn er ist
alles, nur kein Belcanto-Tenor.
Über lyrischen Schmelz verfügt
seine Stimme kaum, eine elegante,
melodische Linienführung liegt
außerhalb seiner Möglichkeiten,
auch jene distinguierte Noblesse,
die zur Bewältigung dieser heiklen
Partie nötig wäre. Die Polin Aga
Winska gab die Konstanze mit
fraulich-weicher Tongebung, er-
klomm aber nach einigen Unsi-
cherheiten in der „Marternarie"
auch dramatische Steigerungen
problemlos und wußte mit glaub-

Artur Korn (Osmin)
und Wilfried

Gahmlich (Pedrillo)
in Ursel und Karl-
Ernst Herrmanns

eigenwilliger,
gleichwohl inspi-
rierter Inszenie-
rung der Mozart-
schen „Entfüh-

rung", die anläßlich
der Wiener Fest-

wochen im Theater
an der Wien Pre-

miere hat t

haftem gestalterischem Ausdruck
die volle Zustimmung des Publi-
kums zu gewinnen. Brillant das
Buffo-Paar Blondchen (Elzbieta
Smytka, in den Dialogpassagen
sprachlich die reinste Marika
Rökk/Piroschka-Parodie) und Pe-
drillo (Wilfried Gahmlich). Beide
legten ihre Rollen nicht als Kari-
katuren an, sondern ließen stets
den ernsten Hintergrund ihrer Si-
tuation erkennen, sparten dabei
aber nicht an fein dosierter Keck-
heit und gewitzter Durchtrieben-
heit. Wäre die Ensembleleistung
als Ganzes nicht so homogen und
niveauvoll gewesen, man müßte
Artur Korns unkonventionell-rea-
listischen Osmin als einen Höhe-
punkt bewerten, denn er verzich-
tete auf altgediente und abgenutz-
te Rollenklischees, stellte einen
zwischen Rache- und Liebesgelü-
sten schwankenden Menschen
dar, einen ständig innerlich Ver-
unsicherten. Daß die Motivation
für das Verhalten des Bassa Selim
in dieser Aufführung so deutlich
zum Vorschein kam, lag einerseits
gewiß an Hilmar Thate, der - ob-
zwar er manchmal das Pathos ei-
nes ausrangierten Burgtheater-
schauspielers zumindest streifte -
diesem in seinem Denken und

Fühlen europäisch erzogenen Mu-
selmanen ein ungewohnt prä-
gnantes Profil gab und damit dem
ganzen Stück einen (wenn man so
will) tiefenpsychologischen
Aspekt abrang. Der Bassa fühlt
sich zu europäischen Frauen, zu
abendländischer Baukunst hinge-
zogen, scheint einem Lebensge-
fühl nachzutrauern, das er durch
die Gegenwart seiner im Serail
gefangenen Ausländer wachzu-
halten versucht. Nicht orientali-
sche Grausamkeit, sondern aufge-
klärter Rationalismus bestimmen
sein Handeln. Wie sonst wäre es zu
erklären, daß er zu guter Letzt
nicht allein seine geliebte Kon-
stanze, die ihn niemals erhörte,
freigibt, sondern auch den Sohn
seines ärgsten Feindes, Belmonte?
Thates Bassa fungiert also nicht
als blutleerer Stichwortgeber,
vielmehr als realistische Gestalt.
Daß diese und darüber hinaus vie-

le andere Perspektiven der meist
als leichtgewichtig eingestuften
„Entführung" zum Tragen kom-
men konnten, war das eindeutige
Verdienst des inszenierenden Ehe-
paars Ursel und Karl-Ernst Herr-
mann. Schon die abstrahierenden
Bühnenbilder signalisierten intel-
lektuellen Anspruch, der sich in
den Akzentsetzungen einer ausge-
feilten Personenführung wieder-
fand. Die auf die Bühne gezauber-
ten Bildwelten waren von großer
Einfachheit, strahlten jedoch eine
ästhetisch-stilistische Sublimität
von seltener Reinheit aus. Bis auf
ein paar überstrapazierte Bewe-
gungsaktionen (etwa im Schluß-
bild beim Versuch der Flucht)
scheint an dieser Inszenierung we-
nig verbesserungswürdig. Eine
modellhafte Aufführung von Mo-
zarts Geniestreich, die auch für
das Fernsehen aufgezeichnet wur-
de. Stefan Mikorey

ZUM 75. GEBURTSTAG VON
RÄFAELKUBELIK

Glänzende Laufbahn

Rafael Kubelik, der am 29.
Juni 75 Jahre alt wurde, be-
sitzt eine gewisse Ähnlich-
keit mit Wilhelm Furtwäng-

ler, was seine Physiognomie und
seine Schlagtechnik betrifft. Et-
was wie eine Wahlverwandtschaft
besteht auch in der Vorliebe für
die Musik des 19. Jahrhunderts.
Kubeliks Spezialität sind die drei
größten tschechoslowakischen
Komponisten Smetana, Dvorak
und Janäcek. Sein Vater war der
international bekannte Geiger Jan
Kubelik. Rafael, der in Bychori bei
Kolin geboren wurde, studierte
1928 bis 1934 am Tschechischen
Konservatorium in Prag, debü-
tierte dort 1933 als Dirigent und
war dann bis 1941 Opernchef in
Brunn. Während dieser Zeit, also
im Winter 1939/40, begleitete er
seinen Vater in zehn Prager Kon-
zerten, in denen ein Überblick
über die Geigenliteratur von den
alten Italienern bis zur damaligen
Moderne geboten wurde.

Kubeliks Karriere ging rasch
voran. Als Chef der Tschechischen
Philharmonie war er 1937/41 zu

Gast in England und Belgien,
1946/47 in Paris, Zürich und Genf.
Nachdem die Kommunisten die
Macht übernommen hatten, ver-
ließ Kubelik seine Heimat. Die
internationale Karriere begann:
Von 1950 bis 1953 war er Leiter
des Chicago Symphony Orchestra,
gleichzeitig gastierte er häufig
beim Concertgebouw Orchester in
Amsterdam. Im Herbst 1953 ging
ein alter Wunsch in Erfüllung: Die
Wiener Philharmoniker, mit de-
nen er bald Tourneen absolvierte,
verpflichteten ihn erstmals in ei-
nem Konzert.

Kubeliks Biographie macht es
notwendig, weitere Daten Revue
passieren zu lassen: 1955 folgte ein
Ruf nach London an die Covent
Garden Opera, deren Leiter er bis
1958 war. In diese Zeit fällt eine
spektakuläre Einstudierung des
Mammutwerks „Die Trojaner"
von Berlioz. Im November 1961
ließ Kubelik sich in München als
Chefdirigent des Bayerischen
Rundfunk-Symphonieorchesters
nieder. Er war Nachfolger Eugen
Jochums, dem die Existenz und

die hervorragende künstlerische
Form des Ensembles zu verdanken
war.

Daß er zum Einstand die neunte
Sinfonie von Beethoven dirigierte,
war ein musikalisches Credo. Ku-
belik erwies sich sofort als ein
Musiker des intensiven Aus-
drucks, der leidenschaftlichen Ge-
bärde. Keilberth war damals Ge-
neralmusikdirektor der Bayeri-
schen Staatsoper, Rieger amtierte
als Chef der Münchner Philhar-
moniker - neben ihnen war Kube-
lik alsbald Publikumsliebling.

Kyrill Kondrashin sollte 1982
sein Münchner Nachfolger wer-
den, starb aber im März 1981.
Kubelik half aus, bis 1983 Sir
Colin Davis seine Position ein-
nahm. Kubelik, der wohl auch ge-
sundheitliche Schwierigkeiten
hatte, zog sich mehr und mehr
zurück. 1986 beendete er seine
Dirigenten-Karriere mit einer
Aufführung von Mahlers neunter
Sinfonie. Mahler wurde ein
Hauptanliegen von Kubeliks Tä-
tigkeit als Schallplattendirigent:
Mit dem Symphonieorchester des
Bayerischen Rundfunks erstellte
er die erste Gesamtaufnahme der
Mahler-Sinfonien eines deutschen
Orchesters. Zu Kubeliks weitgefä-
cherten Schallplattenaktivitäten
gehörten natürlich auch Einspie-
lungen von Werken seiner Lands-
leute: Janäceks „Glagolitische
Messe" etwa wurde zu einer Ent-
deckung. Zu seinen Opern-Pro-
duktionen zählte auch Pfitzners
„Palestrina". Das war eine Groß-
tat für ein Meisterwerk der Spät-
romantik, das nie so richtig popu-
lär wurde. Die Deutsche Grammo-
phon, Rafael Kubeliks wichtigster
Schallplattenpartner, beläßt es
anläßlich des Geburtstages bei der
CD-Wiederveröffentlichung die-
ser „Palestrina"-Interpretation.

HansGöhl

Lebt heute zurück-
gezogen: Rafael

Kubelik, der Ende
Juni seinen 75.

Geburtstag feierte.
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L ONDONER KUL TU R NOTIZEN
Ärgerlicher Egotrip

Geld regiert die Welt. Frau
Thatcher privatisiert mun-
ter ein Staatsunternehmen
nach dem anderen. „Free

enterprise", jedermann ein Aktio-
när - wehe, wer an dieser Volks-
fürsorge nicht zu partizipieren
versteht: Er hat gefälligst sein
Haus in Ordnung zu bringen. „Gut
gebrüllt, Löwe", heißt es bei Sha-
kespeare, dessen wiederentdeck-
tes „Rose Theater" inzwischen
„fachmännisch" zugeschüttet sein
dürfte, um ein einträglicheres Bü-
rogebäude zu beherbergen. Kultur
scheint gegenwärtig in Großbri-
tannien nur dann eine Existenzbe-
rechtigung zu haben, wenn sie sich
selbst trägt. Schafft sie dies nicht,
hat sie sich die Schuld selbst zuzu-
schreiben und verdient nichts an-
deres, als begraben zu werden.
Kulturellen Einrichtungen, die
den Erstickungstod nicht sofort
sterben, schnüre man den Hals zu.
Anders können bei einer Infla-
tionsrate von nahezu zehn Prozent
jene zwei Prozent Subventionser-
höhung, die das Arts Council of
Great Britain dem Royal Opera
House und der English National
Opera zugestand, nicht verstan-
den werden. An Covent Garden
reagierte man getreu den Maxi-
men der „Eisernen Lady" mit ei-
ner weiteren deftigen Erhöhung
der Eintrittspreise (bis zu 98
Pfund) und signalisierte damit den
Willen, sich gegebenenfalls priva-
tisieren zu lassen. Bei einem dann
mit 125 Pfund im Preis nur noch
unwesentlich gestiegenen Par-
kettsitz könnte der Geldadel sei-
nen Sekt und die gebotene Lange-
weile ungestört genießen; eine ge-
sunde Kritik bliebe dem gegen-
wärtig nur selten vorteilhaften
künstlerischen Niveau des Hauses
erspart.

Auch Peter Jonas, der Intendant
der Konkurrenz im Coliseum, ent-
schied sich für eine (allerdings we-
sentlich geringere) Anhebung der
Preise (bis zu 33 Pfund). Zusätz-
lich aber kündigte er dem Arts
Council die Gefolgschaft auf und
brach die ungeschriebene gegen-
seitige Vereinbarung, keine Schul-
den zu machen. Sollte er auf einen
baldigen Regierungswechsel hof-
fen, dürfte ihm eine solche Selbst-
täuschung das Rückgrat brechen.
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Gleichzeitig betreibt Jonas eine
fragwürdige künstlerische Politik,
die zwar aufgrund des Faktors
Neugierde volle Häuser garan-
tiert, der Idee einer Volksoper aber
- und nichts anderes will man sein
— Hohn spricht. Da wird alles
munter auf den Kopf gestellt, zur
Farce oder zum Klamauk degra-
diert, zum Spektakel um seiner
selbst willen umgemünzt und bis
zur Unkenntlichkeit verfälscht.
Wer jüngst die Neuinszenierungen
von „Falstaff" (David Pountney)
und „Eugen Onegin" (Graham
Vick) erleben mußte, der war nicht
so sehr über den Egotrip von Re-
gisseuren und Ausstattern verär-
gert als vielmehr über den irrepa-
rablen Schaden, der einem Publi-
kum zugefügt wird, das sich häu-
fig zum ersten Mal den Werken
gegenüber sieht. „Falstaff" als ne-
onbeleuchtetes Comicstripmär-
chen und „Eugen Onegin" als von
psychologisierenden Wühlmäusen
unterlaufene gigantische Massen-
oper haben dann erst recht nichts
mit den Intentionen der Komponi-
sten gemein, wenn zusätzlich auch
die musikalische Interpretation
erheblich zu wünschen übrig läßt.

Marie McLaughlin machte in die-
sem Zusammenhang als Tatjana
keine Ausnahme.

Erfreulicheres gibt es aus dem
Purcell Room zu berichten, wo das
in London beheimatete „Ondine
Ensemble" sein zehnjähriges Ju-
biläum feierte. Die Thematik
„Hindemith und Freunde" brach-
te es mit sich, daß man ausnahms-
weise die übliche Besetzung von
Flöte, Harfe und Streichtrio je
nach Bedarf um Klavier, Klarinet-
te und eine weitere Violine ergänz-
te oder austauschte. Die Begeg-
nung mit den Werken der Hinde-
mith-Schüler Arnold Cooke, Wal-
ter Leigh, Harald Genzmer und
Franz Reizenstein weckte nicht
nur Neugierde, sondern verdeut-
lichte, in welchem Maß wir die
Vielfalt tonalen Denkens den häu-
fig beschränkten Prinzipien von
Klangspezialisten geopfert haben.
Das „Ondine Ensemble" ist bisher
trotz großer Erfolge auf dem Kon-
tinent und in den USA noch nicht
von der Schallplattenindustrie zur
Kenntnis genommen worden. Eine
Revidierung solch sträflichen
Leichtsinns tut not.

Hans-Theodor Wohlfahrt

Ärgerlich: die Neu-
produktion von

Verdis „Falstaff" an
der English Na-

tional Opera in der
Regie von David
Pountney. Unser
Szenenfoto zeigt

Anne Collins (Mi-
stress Quickly),

Janice Caims (Alice
Ford) und Joan

Rodgers (Nannetta).

BRÜSSEL: MONTEVERDIS
„KRÖNUNG DER POPPEA"

m
ie eine bloße Laune... die ganze Welt verändert" will Amor den
Damen Fortuna und Tugend vorführen - und genau das ist Luc
Bondys immer wiederkehrendes Inszenierungsleitmotiv. Für
Monteverdis ironisch-skeptischen Blick auf das Spiel der Mäch-

tigen mit der Liebe (in dem sie selbst zu Spielbällen werden) hat Erich
Wonder weite Räume durch Architekturprojektionen und atmosphärische
Ausleuchtung geschaffen. Vor den bühnenhohen Fotos des Stadtmodells
des antiken Roms, eines römischen Dampfbades oder hoher Palasträume
agieren die Figuren in Marianne Glittenbergs üppigen Renaissance-
Kostümen. Nero etwa (der markante Marek Torzewski) steht da wie ein
Cesare Borgia, im Haar die Brillantine eines heutigen Macho: In diesem
„Zurück zur Antike und über die Renaissance vorwärts zum Heute" legt
das Produktionsteam die zeitlose Modernität Monteverdis offen. In der
Morgenröte des Rationalismus zeigte er, wie blinde Leidenschaft zerstört:
Der betrogene, labile Ottone wird zum halbherzigen Mörder (Elzbieta
Ardam mit melancholischem Mezzosopran); die verstoßene Octavia ver-
liert ihre Würde, ihr Rachefuror endet in Erstarrung (eine fesselnde
Psychostudie von Trudeliese Schmidt); die bedingungslos liebende Dru-
silla dreht sich wie im Delirium (Joanna Kozlowska mit vokalem Liebreiz);
auch Senecas philosophische Selbstverliebiheit (imponierend Malcolm
King) sieht Bondy kritisch - er zeigt seinen Weg vom „Standbild zu
Lebzeiten" hin zum Opfer, auf dessen Leiche Nero samt Günstling eine
obszöne Orgie mit dem nackten Amor feiert - ein wüst-eindringlicher
Höhepunkt des Abends. Folgerichtig ist das Tristan-nahe Schlußduett
Poppea-Nero auch kein positiver Höhepunkt: Beide singen in großem
Prunkornat, erstarrt zu Staatspuppen, ein entlarvender Kontrast zum
vorherigen erotisch-tänzerischen Körpereinsatz der auch stimmlich betö-
renden Catherine Malfitano alsPoppea.

Zu all dem hatte Philippe Boesmans, Jahrgang 1936, eine neue Orche-
strierung geschrieben. Man fühlte sich an das „Ensemble modern"
erinnert: Dissonante Schärfungen und rhythmische Explosionen steigern
an den dramatischen Höhepunkten die Bühnenhandlung packend. Trotz
der sprichwörtlich langen, intensiven Proben, entgegen dem beeindruk-
kenden, partnerbezogenen Spiel gab es doch kleine Unsicherheiten bei den
Sängern, Blicke zum engagiert leitenden Sylvain Cambreling. Dennoch
war dies ein Abend hochästhetischen Musiktheaters, szenisch nahe am
„Eros thanatos" und seiner Zerstörungskraft. WDP

ZUM 60. GEBURTSTAG VON
HERMANN PREY

gebürtige Berliner alles geschafft
hat, was für einen deutschen Bari-
ton des lyrischen Fachs erstre-
benswert sein dürfte. Auf dem
Terrain des Liedgesangs hat er
sich neben dem „alter ego" Diet-
rich Fischer-Dieskau behaupten
können, er hat Wolfram und Beck-
messer in Bayreuth, Rossinis Figa-
ro an der Scala, Papageno in Mün-
chen, Salzburg und an der Met
gesungen, hat regelmäßig mit Per-
sönlichkeiten wie Böhm, Bern-
stein, Rennert und Ponnelle gear-
beitet und durch Platten, Fernseh-
auftritte und eigene Shows
(„Schaut her, ich bin's") außeror-
dentliche Popularität erlangt.

Prey ist einer der best-doku-
mentierten Sänger unserer Zeit:
Seine Discographie verzeichnet 40
Gesamtaufnahmen, eine 27 LPs
umfassende Lied-Edition und
zahllose Recitals (detaillierte An-

m r

.<r>.

DiI
as nennt man künstlerische
Konstanz: 1957 debütierte
Hermann Prey als Rossini-
Figaro an der Wiener

Staatsoper, und noch vor kurzem
sang er an diesem Haus den Mo-

zartschen Figaro. Dazwischen lie-
gen arbeitsintensive Jahre, die ne-
ben größten Erfolgen auch Krisen,
Selbstzweifel und Rückschläge
brachten - das Auf und Ab einer
Weltkarriere, in deren Verlauf der

gaben im Anhang seiner Autobio-
graphie „Premierenfieber", Mün-
chen 1981); und mit einer ganzen
Reihe von Opernfilmen und -Über-
tragungen sind auch seine schau-
spielerischen Fähigkeiten festge-
halten (u.a. in einem Münchner
„Barbier" mit seinem Freund
Fritz Wunderlich und Erika
Köth). Daß die helle, höhensichere
Stimme nach 37 Berufsjahren und
zeitweiliger Überbelastung immer
noch intakt ist, dürfte das Resultat
grundsolider Technik und körper-
licher Robustheit sein. Im golde-
nen Herbst seiner Karriere hat
sich Prey auf den Liedgesang kon-
zentriert und dabei jene leicht
„rattenfängerische", sentimentale
Vortragsart früherer Jahre abge-
legt. Seine jüngsten Aufnahmen
von Schuberts „Winterreise" und
Schumanns „Liederkreis" sind
keine überflüssigen Remakes, son-
dern Dokumente künstlerischen
Wachstums. Thomas Voigt

Heinumn Prey hat
sich heute vor-

nehmlich auf den
Liedgesang kon -

zentriert.
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