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,Die Zauberflöte'
im Zürcher

Mozart-Zyklus
Blasses Glied in der qlanzvolleren Kette

i m Zürcher Opernhaus hat
zwar die Leitung gewech-
selt, doch nicht der Kurs.

Der neue Chef Christoph Gros-
zer wäre ja auch schlecht bera-
ten, wenn er ausgerechnet das
Flaggschiff umdirigieren woll-
te: den Mozart-Zyklus der bei-
den Kapitäne Nikolaus Har-
noncourt und Jean-Pierre Pon-
nelle. Immerhin halten die bei-
den damit jene Aufmerksam-
keit der Opern-Welt aufrecht,
die sie selbst einst mit ihrem
Monteverdi-Zyklus weckten.

Jetzt also „Die Zauberflöte",
dieses freimaurerisch einge-
färbte Volkstheater, diese Mi-
schung aus Weihespiel und
Kasperl-Belustigung. Es be-
ginnt eindrucksvoll. Harnon-
court läßt in der Ouvertüre die
Blechbläser markant bis patzig
tönen, läßt mit Holzschlegeln
an der Pauke für rhythmischen
Nachdruck sorgen. Und Pon-
nelle pflegt wieder einmal sei-
nen Ehrgeiz, die vielleicht läng-
ste aller Schlangen auf die Büh-
ne zu bringen. Die Königin der
Nacht setzt bei Ponnelle nicht
nur das Geschehen in Gang, sie
betrachtet es auch aus der Lo-
ge. Und Papageno bringt für
seinen Auftritt und seine
Selbstdarstellung („Der Vogel-
fänger bin ich ja") gleich sein
kleines Volkstheaterchen mit.
Die Zeit der Handlung ist kla-
rer als der Ort: Das Josephini-
sche Zeitalter spiegelt sich in
den Kostümen, für die Tempel
müssen drei steinerne Portale
genügen. Der Rest allerdings
ist Routine - auf hohem Ni-
veau. Zur Auflockerung gibt es
als „running gag" einen „ura-
running gag": ständig stolpert
Papageno scheppernd über ir-
gend etwas im Hintergrund.

Anton Scharinger
.. . lieferte als Papageno

in Harnoncourtsl
Ponnelles Zürcher

„Zauberflöten" -
Produktion ein

respektables Rollen-
debüt
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Und für Distanz sorgen die bei-
den Musiker, die das Donner-
blech und die Windmaschine
auf der Bühne drehen. Die
Feuer- und Wasserprobe aller-
dings bringt heute eigentlich
jeder Regieassistent effektvol-
ler auf die Bühne!

Und die Anregungen aus
dem Orchestergraben? Gewiß
sorgte Harnoncourt wieder für
Schärfungen, aber diese Kan-
ten schliff er selbst oft wieder
ab. Hatte er in der „Cosi" damit
überrascht, wie zart, aber nicht
verzärtelnd der oft so hemds-
ärmelig Zupackende auch diri-
gieren kann, so verblüffte er
diesmal durch seinen Hang zur
Klassizität. Harnoncourt auf
Karl Böhms Spuren? Was fiel
auf? Eher breite Tempi für die
Königin der Nacht oder Papa-
geno, eher raschere für Sara-
stro. Natürlich will Harnon-
court falsche Feierlichkeit mei-
den, natürlich kostet er manche
harmonische Wendung aus,

aber alles in allem blieb diese
„Zauberflöte" musikalisch wie
szenisch eine etwas blasses
Glied in der glanzvolleren Ket-
te. Daß sie dennoch die Reise
wert war, lag am Ensemble.
Etwa an Barbara Bonney, die
sich als Pamina anrührend in
alle Herzen sang, am klangvol-
len Sarastro von Matti Salmi-
nen oder am frischen Tamino
von Gösta Winbergh, der aller-
dings etwas mehr Schmelz ver-
tragen hätte. Anton Scharinger
lieferte als Papageno ein re-
spektables Rollendebüt und
hatte sich so seine Papagena

(Edith Schmid) redlich ver-
dient. Etwas verhuscht geriet
allerdings Peter Kellers Mono-
statos - und Cheryl Lichter
setzte als Königin der Nacht
zwar mutig zum Koloraturen-
sprung an, traf aber nicht alle
Spitzentöne gleichermaßen.
Dennoch auch für sie viel Bei-
fall. Die Zürcher waren dank-
bar für diese Fortsetzung und
hatten ja schon den Initiator
Claus Helmut Drese, der als
Gast an den Ort seines Wirkens
zurückgekehrt war, mit freund-
licher Zustimmung begrüßt.

Rainer Wagner

Jenufa "-Premiere
an Covent Garden

Erfolg für LyuL

ie vergangene Spielzeit
an Covent Garden hatte
neben allzuviel Uner-

quicklichem mit einem „Fide-
lio"-Fiasko geendet. Auch die
neue Spielzeit begann mit einer
fehlinvestierten „La Traviata"-
Wiederaufnahme ohne akzep-

table Violetta (die indiskutable
Lucia Aliberti sah sich berech-
tigterweise gegen Ileana Cotru-
bas ausgetauscht) nicht gerade
ermutigend. Mit der Neuein-
studierung von „Jenufa" gelang
dem britischen Prestigehaus
endlich das so dringend benö-

tigte, uneingeschränkte Musik-
theatererlebnis. Es läßt sich in
einem Satz zusammenfassen:
Bernard Haitink ist angekom-
men. Für sein Debüt als „music
director designate", ein Titel,
der auf seiner erst 1987 enden-
den Bindung an Glyndebourne
beruht, wählte er den aus seiner
Heimat verbannten sowjetrus-
sischen Regisseur Yuri Lyubi-
mov. Diesem standen für das
Bühnenbild Paul Hernon und
für die Kostüme Ciaire Mitchell
zur Seite. Das Ergebnis war
ganz im Sinne Haitinks eine
musikalisch-szenische Teamlei-
stung par excellence. Sollte die
neue Ära trotz des geplanten
Umbaus und des damit verbun-
denen zeitweisen Umzugs in
das nahe Theatre Royal Drury
Lane, trotz der in kürze anste-
henden Neuwahl von General-
intendant und Aufsichtsrats-
vorsitzendem das halten, was
ihr Auftakt verspricht, so steht
eine erfreuliche Zukunft ins
Haus.

Lyubimovs Regiekonzept,
wenngleich gelegentlich um ei-
ne Spur zu aufdringlich und zu
symbolgeladen, besteht aus der
Transformation eines kahlen
Bühnenraums in ständig wech-
selnde reale und innere Wel-
ten. Diese halten in ihrem aus-
weglosen Netz aus Tradition

und Abhängigkeit Jenufas Lei-
denschaften und Hilflosigkeit
ebenso gefangen wie sie die
Anmaßungen, Wandlungen
und Entschlüsse im Schicksal
ihrer Stiefmutter Kostelnicka
Buryjovka widerspiegeln. De-
ren vollbrachter Mord an Jenu-
fas Sohn wächst hier zur Para-
bel des christlichen Erlösungs-
prinzips - eine durchaus mögli-
che und in ihrer Konsequenz
sinnvolle Interpretation.

Die Einfachheit der szeni-
schen Gestaltung ohne direktes
Lokalkolorit steht in wohltuen-
dem Kontrast zur Intensität ei-
ner Darstellung, die völlig von
der Musik bestimmt wird. Der
Vorhang ist zu Beginn offen;
eine kahle Holzschräge be-
herrscht die Szene, ein Kinder-
grab mit einem einfachen Holz-
kreuz anstelle des Souffleurka-
stens bildet das vorläufig einzi-
ge dekorative Element. Hai-
tink hat sich zu Recht für die
von Janäcek als Einleitung zu
„Jenufa" vorgesehene Ouver-
türe „Zarlivost" („Eifersucht")
entschieden. Lyubimov nützt
sie zu einer gespenstischen Pan-
tomime im Sinn eines naturali-
stisch überhöhten griechischen
Dramas. Aus den Gassen - je-
weils sechs in ihrer Achse dreh-
bare schwarze bzw. weiße
Wände - sieht sich Jenufa, von
ihrer Stiefmutter abgeschirmt,
zuerst den gierigen Blicken,
dann einer erbarmungslosen
Hetze durch ein Bewegungsen-
semble ausgesetzt. Dieser anti-
ke Chor - Unterbewußtsein,
Angst, aber auch banale Wirk-
lichkeit - wird im Laufe des
Abends nicht nur dem Bühnen-
boden bruchstückhafte Wände
entzaubern, Räume definieren
und in sich zusammenfallen las-
sen, Herbst, Winter und Früh-
ling charakterisieren und somit
die Atmosphäre steigern, son-
dern er ist zugleich Beobachter,
Gewissen, Schicksal und Rä-
cher. Man mag der Regie ent-
gegenhalten, daß sie mit einer
derartig doppelbödigen Sym-

Philip Langridge als
Laca und Eva Randova
als Kostelnicka in Yuri
Lyubimovs Londoner
, Jenufa"-Inszenierung,
mit der Bernard Haitink
die musikalische
Leitung des Hauses
übernahm

Elisabeth Grümmer

bolsprache über das Ziel hin-
ausschießt. Doch die so er-
reichte Intensität steigert noch
die Genauigkeit der Personen-
führung, steigert - und hier
liegt das Ausschlaggebende -
die mit dem Bühnengeschehen
verwurzelte musikalische Inter-
pretation der Partitur.

Haitink ließ mit Plastizität,
Feinnervigkeit und Übersicht
musizieren, schuf eine Balance
zwischen Orchester und Stim-
men, die auch die kleinste Nu-
ance erfaßbar machte, und un-
terstellte so sein Dirigat dem
Drama ebenso wie der „Melo-

die des gesprochenen Wortes".
Dabei spielte es keine Rolle,
daß Ashley Putnam neben der
überragenden Eva Randova
(Kostelnicka) und einem nicht
minder überzeugenden Philip
Landridge (Laca) eine sensible
und sichere, aber noch keine
überwältigende Jenufa bot.
Schließlich hatte sie als Alter-
nativbesetzung die undankba-
re, für ihre Karriere aber viel-
leicht förderliche Aufgabe, für
die mit der Regie uneinig ge-
wordene Gabriela Benackovä
einzuspringen.

Hans-Theodor Wohlfahrt

Abschied von
Elisabeth Grümmer

Sopranistin von außerordentlichem Rang

| it dem Namen der im
| November im westfäli-
* sehen Warendorf im

Alter von 75 Jahren gestorbe-
nen Sopranistin Elisabeth
Grümmer verbindet sich gera-
dezu zwingend die Inkarnation
einer Sängerin für das romanti-

sche jugendlich-dramatische
Sopranfach, das heutzutage
auch an den führenden Opern-
bühnen im deutschsprachigen
Raum immer mehr zu verwai-
sen droht. Denn eine Agathe,
Elisabeth, Elsa oder Eva, eine
Figaro-Gräfin, Donna Anna
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oder Pamina, eine Desdemona
vom Range Elisabeth Grüm-
mers, mit der gleichen beglük-
kenden Einheit von ungemein
beseeltem Gesang und erfüllter
Darstellung, hat in unseren Ta-
gen selbst an großen Opern-
häusern Seltenheitswert, weil"
entsprechend qualifizierte und
talentierte Fachkolleginnen
sich in ihrer Mehrzahl zu weit
..Höhcrem" berufen fühlen.

Elisabeth Grümmer, wie üb-
rigens auch Irmgard Seefried,
ist eine Entdeckung Herbert
von Karajans aus den Jahren
seiner Tätigkeit als GMD des
Aachener Stadttheaters. Über
Duisburg kam sie nach dem
Zweiten Weltkrieg an die frü-
here Städtische und jetzige
Deutsche Oper Berlin, deren
Ensemblemitglied sie bis zu ih-
rem Bühnenabschied im Jahre
1972 blieb. International viel
beachtete Gastspiele führten
die Künstlerin u.a. an die Co-
vent Garden Oper London, die '
Mailänder Scala und zuletzt
auch an die New Yorker Met
(als Elsa in Wieland Wagners
,,Lohengrin"-Inszenierung), zu
den Salzburger und vor allem
zu den Bayreuther Festspielen,
wo sie als Evchen und Elsa
würdig die Tradition der am
Grünen Hügel unvergessenen
Maria Müller aufrechterhalten
und bewahren konnte.

Speziell für das Berliner Pu-
blikum galt sie als legitime
Nachfolgerin einer Tiana Lem-
nitz, Maria Müller und Delia
Reinhard, für Wiens Opern-
freunde nicht minder als
Thronfolgerin einer Lotte Leh-
mann, Hilde Konetzni und Ma-
ria Reining. Der blühende, sil-
bern aufleuchtende und jubilie-
rende Klang ihrer mädchenhaft
und zugleich fraulich-warm
timbrierten Stimme fand auch
bei Partien wie „Capriccio"-

Gräfin, Oktavian und Mar-
schallin oder Alice (in Verdis
„Falstaff") ebenso seine Erfül-
lung wie bei den Vier letzten
Liedern von Richard Strauss.
Ihre nicht gerade zahlreichen
Schallplattenaufnahmen ver-
mitteln absolut verbindlich den
außerordentlichen Rang dieser
überragenden Künstlerpersön-
lichkeit. Die Kölner EMI schul-
det ihr eigentlich ein repräsen-
tatives In-Memoriam-Doppel-
album. CDS

Die renovierte
Brüsseler Oper eröffnete

mit „Rosenkavalier"
Ein intimes Fest zum Beginn

Feste zu feiern wie sie fallen
- das fällt heutzutage den
meisten Institutionen

schwer Nnch fünfzehn Mona-
ten umfassender Renovie-
rungs- und Erweiterungsarbei-
ten am Theätre Royal de la
Monnaie hatten Brüssels

Operndirektor Gerard Mortier
und seine musikalischen Direk-
toren John Pritchard und Syl-
vain Cambreling zwar kein
glanzvolles Fest geplant, aber
es ist ihnen dann doch eines
gelungen: uneitel, von Herz-
lichkeit getragen und erfüllt.

Mitte November übergab
das Königspaar in einem klei-
nen Festakt in der Vorhalle das
Haus seiner abermaligen Be-
stimmung. Und schon die neu
konzipierte Vorhalle signali-
sierte etwas vom „Brüsseler
Stil" Mortiers und seines
Teams. Der Bau mit seiner
Konzeption aus der Empire-
Zeit wurde vollständig erhal-
ten; doch die Vorhalle vereint
Empire und Modernes: Zum
Weiß aller Wände und Säulen
entwarf Sol LeWitt einen Mar-
morfußboden, dessen Schwarz-
weiß-Rahmen eine mehrfach
gefältelte, perspektivische Li-
nienstruktur einfaßt - Vielfalt
und Bündelung dessen, was die
Bühne heute leisten soll. Als
sinnliche Farbkomponente zu
diesem Schwarzweiß tritt das
neue Deckengemälde des inter-
national bekannten kaliforni-
schen Malers Sam Francis hin-
zu. Im Inneren des Hauses
strahlt Gründerzeitprunk. Ei-
nen hochkünstlerischen Kon-
trast bildet der völlig neu konzi-
pierte „Salon Royale". Seine
postmoderne Raumgestaltung
wird durch die Einbeziehung
zweier antiker Skulpturen kon-
trapunktiert und mit Hilfe von
Giulio Paolinis raffiniert ange-
brachten perspektivischen Li-
nien in optischer Täuschung
gleichsam erweitert. Pflege der

Tradition und Engagement für
das Neue - diese Zielsetzung
der Direktion spiegelt das Haus
nun wider.

Ganz im Einklang hiermit
stand auch die Eröffnungspr*e-
miere, der „Rosenkavalier"
von Richard Strauss. Sicher
hätte Mortier einen renom-
mierteren Regisseur verpflich-
ten können, doch es gehört
auch zu seiner Linie, den ver-
dienten Mitarbeitern der ersten
Jahre die künstlerische Treue
zu halten. So inszenierte 1981
Gilbert Deflo den die Ära Mor-
tier eröffnenden „Don Carlo"
und jetzt also die „Rosenkava-
lier"-Premiere. Es wurde eine
gediegene, in Details gelunge-
ne Aufführung. Es gab keine
neuen Einsichten oder raffi-
nierten Interpretationen. Und
wo immer Deflo etwas naturali-
stisch gestaltete, ist ihm etwa
ein Otto Schenk mit seiner
Münchner Inszenierung über-
legen. Auch John Pritchard lie-
gen inzwischen die elegischen
Seiten der Partitur mehr als die
Turbulenzen, die Heftigkeit,
das Feuer. Doch sein uneitles,
sängerfreundliches Dirigat in
der ausgezeichneten Akustik
des Hauses zeigte, welchen
Qualitätssprung das Orchester
gemacht hat - und: erstmals in
Belgien wurde das Werk in der
vollen Orchesterbesetzung ge-

spielt. Dazu war ein rollendek-
kendes Ensemble engagiert.
Günter Missenhardt traf als
Ochs die rechte Mischung aus
deftigem Mannsbild und adeli-
ger Noblesse. Doris Soffel
klang als Oktavian hart, ange-
strengt und spielte noch unfrei,
während Christine Barbaux die
süße Blässe Sophies in herrli-
chen Kantilenen hörbar mach-
te. Felicity Lotts Marschallin
war ein bewegendes Erlebnis.
Im Gegensatz zu der belkantes-
ken Langeweile des sommerli-
chen Salzburg stand hier eine
Grande Dame auf der Bühne,
äußerlich an Elisabeth
Schwarzkopf erinnernd. Die
Züge der reifen, lebens- und
gefühlserfahrenen Frau wur-
den gestaltet und in feinen
Stimmfarben hörbar; Schmerz
und Verletzlichkeit hinter al-
lem Zeremoniell und aller No-
blesse ließen sich nachvollzie-
hen. Der Jubel war groß. Doch
da schon zur eröffnenden 9.
Symphonie von Beethoven wie
zur Premiere nur jeweils etwa
tausend Personen ins Haus
konnten, hatte Mortier eine
große Bank als Sponsor gewon-
nen, um auf einem riesigen Vi-
deoschirm beide Aufführungen
draußen, auf die Place de la
Monnaie zu übertragen. Die
angenehme Witterung erlaubte
einer großen Zahl von Musik-
freunden ein indirektes Miter-
leben. Die Oper einmal nicht
als Kultstätte, sondern als le-
bendiger Teil der Stadt. Drin-
nen standen Mortier und Cam-
breling in der Eingangshalle,
begrüßten, plauderten; beide.
saßen leger unter ihrem Publi-
kum, in der zehnten Reihe:
Theaterleute zum Anfassen,
nicht Direktionsstars, die als
Götter der Kunst sich herablas-
sen ... ja, so einfach sind Thea-
terfeste .. . Wolf-Dieter Peter
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„Rosenkavalier" zur
Wiedereröffnung des
Brüssler Theätre de la
Monnaie: Felicity Lott
und Doris Soffel
sangen Feldmarschal-
lin und Octavian.
Die neugestaltete Ein-
gangshalle: Gründer-
zeitprunk und
Moderne bilden einen
reizvollen Kontrast

Lautsprecher wie Musikinstrumente
Information bei Ihrem Fachhändler
oder
HECO GmbH
Schillerstraße 18, 6384 Schmitten/Ts. 1, Telefon (06084) 546
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Berghaus-„Ring"
in Frankfurt

mit „Siegfried" fortgesetzt
Radikalität und Qualität

I ie Ära Gielen/Zehelein
an der Frankfurter
Oper, die nicht nur für

die Entfaltung und Entwick-
lung der DDR-Regisseurin
Ruth Berghaus entscheidend
gewesen ist, sondern auch für
die anderer Verfechter eines
szenisch erneuerten, unkon-
ventionellen Musiktheaters wie
Hans Neuenfels, Christoph Nel
oder Alfred Kirchner, neigt
sich ihrem Ende zu. Mittlerwei-
le sind es schon weniger als die
auf der Titelseite der Frankfur-
ter „Musiktheater-Hinweise
1986/87" zitierten 232 Mal, die
man „die progressivste und
phantasievollste Kompagnie
Europas" (wie der englische
„Guardian" meint) erleben
kann. Denn der musikalische
Chef des Hauses, Michael Gie-
len, und sein innovationsfreu-
diger Dramaturg Klaus Zehe-
lein verlasssen mit Ablauf die-
ser Spielzeit die Stätte ihres
dann zehnjährigen Wirkens,
das von einem beängstigenden
Auf und Ab in der Publikums-
gunst begleitet war. Auf der
einen Seite verlor man wegen
der teils schwerverdaulichen
Opernkost langjährige Stamm-
abonnenten, konnte dafür aber
auf der anderen Seite ein neu-
es, zwangsläufig jüngeres Pu-
blikum gewinnen, das an den
anti-volkstümlichen Opernpro-
duktionen zunehmend Gefal-
len fand. Der Dirigent Gary
Bertini und sein von vielen Sei-
ten argwöhnisch beäugtes Dra-
maturgen-Consortium Peter
Dannenberg, Heinz-Klaus
Metzger und Rainer Riehn tre-
ten mit der Saison 1987/88 die
Nachfolge an. Ob sie das von
Gielen und den Seinen verwirk-
lichte Musiktheaterkonzept
Franfurter Prägung mit ver-
gleichbarem Nachdruck fort-
setzen werden, bleibt abzuwar-
ten. Bis dahin läßt die noch
amtierende Crew, die in ihrer
Schlußphase unerwartet star-
ken Rückenwind zu spüren be-
kommt, noch einmal die wich-
tigsten Produktionen der letz-
ten zehn Jahre Revue passie-
ren. Zudem wird das „Ring"-
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Projekt von Ruth Berghaus als
hoffentlich krönender Ab-
schluß zu Ende geschmiedet.
„Siegfried" hatte Anfang No-
vember Premiere, die „Götter-
dämmerung" folgt am 8..
März.

Wie schon in „Rheingold"
und „Walküre", so beeindruck-
te auch im „Siegfried" zunächst
einmal das kühl-abstrakte Sze-
nario, die plakative Nüchtern-
heit von Axel Mantheys für
Wagners Tetralogie entworfe-
nen Bildwelten. Eindringliche
Farbwirkungen und starke
Hell-Dunkel-Kontraste domi-
nieren auf einer leergefegten,
illusions- und naturalismusfer-
nen Bühne, bei deren „Ausstat-
tung" man sich auf die notwen-
digsten Requisiten (bei Berg-
haus/Manthey besser: Zeichen)
beschränkt hat. Im ersten Bild
genügt es, neben Mimes (im
Gegensatz etwa zu Peter Syko-
ras verspieltem Bühnenbild in
Götz Friedrichs Berliner Insze-
nierung) geradezu spartani-
scher Schmiede lediglich eine
Schulbank vorzufinden, der der
junge Siegfried nicht nur kör-
perlich längst entwachsen ist:

ein Sinnbild für dessen Wand-
lung vom törichten Kind zum
ernstzunehmenden Helden und
Erneuerer. Ähnlich gelungene
Detaillösungen fand Manthey
im Laufe des Abends häufig;
etwa auch in der oft peinlich
visualisierten Szene mit dem
Lindwurm. Die Abstraktion
auf dessen „schöne Fresse" -
eine überdimensionale weiße
Maske (ohne ,Augen bis zur
Nasenwurzel) -, die sich dro-
hend mit blutrotem Mund
durch eine kreisrunde Öffnung
nach vorne drängt, versinnbild-
lichte hier mehr als jeder
dampfschnaubende Pseudo-
Realismus. Die Vorteile einer
ausdruckskräftigen Stilisierung
wurden auch bei Erdas Erwek-
kung durch Wotan im dritten
Aufzug deutlich. Wie sich die
Urmutter gleichsam aus der
stahlblau glühenden Erdkugel
herauswindet, war von selte-
ner, unmittelbarer Eindring-
lichkeit, ebenso, daß Brünnhil-
de, wenn sie von Siegfried ins
Leben zurückgeholt wird, auf
einem erlöschenden Vulkanke-
gel thront.

Nicht weniger konsequent
hielt Ruth Berghaus an ihrem
einmal eingeschlagenen Weg
einer radikalen Hinterfragung
sattsam bekannter, dennoch
von anderen Regisseuren im-
mer wieder aus der Mottenkiste
des Opernmuseums hervorge-
holter Inszenierungsklischees
fest. Es gelang ihr eine beklem-
mende Vitalisierung der dialek-

tischen, in sich mehrfach gebro-
chenen Siegfried-Figur, die
nicht nur dadurch zustande
kam, weil Frau Berghaus in
ihrer eigenwilligen Deutung
auf die individuelle Sängerper-
sönlichkeit einging, sondern
auch und vor allem, weil sie mit
William Cochran einen Tenor
gefunden hat, dessen darstelle-
rischer Vielseitigkeit und ge-
sangliche Präsenz trotz dauern-
der Anspannung niemals er-
lahmte. Siegfried im Berghaus-
Zuschnitt: Das ist der Prototyp
eines Antihelden (der Mut des
Sängers in Kostümfragen ist zu
bewundern!). Dennoch stan-
den viele - wenngleich nicht
alle - der verwirklichten Cha-
rakterisierungs- Präzisierungen
und psychologischen Tiefen-
auslotungen keineswegs quer
zu Text und Musik. Am durch-
gearbeitetsten in dramaturgi-
scher Hinsicht schien freilich
der erste Aufzug, in dem der
überragende Heinz Zednik als
Mime zum Teil ungewohnte
Facetten freilegte und sich zu-
sammen mit Cochrans minutiö-
ser Siegfried-Verinnerlichung
die schauspielerisch dichtesten
und spannungsvollsten Mo-
mente der ganzen Inszenierung
einstellten. Auch das übrige
Ensemble war von Michael
Gielen so umsichtig ausgewählt
worden, daß zwischen dem
Wanderer (Wolfgang Probst),
Alberich (Adalbert Waller),
Fafner (Heinz Hagenau) und
der Erda Cornelia Bergers qua-
litativ keine Abstriche gemacht

S werden mußten. Ein musika-
lisch homogenes, charakteri-

| stisch besetztes Wagner-En-
•6 sembie war hier zusammenge-

kommen. Lediglich als Catari-
na Ligendzas Brünnhilde ihre
Stimmschleusen öffnete wur-
den die Unterschiede zwischen
Wagner-Gesang einerseits und
andererseits deutlich. Doch
Michael Gielens vorwärtstrei-
bendes Temperament, sein
straffes, dramatisch akzentu-
iertes Musizieren trug über
manche Unebenheit (auch im
Orchester, das mit der allzu
trockenen, direkten Akustik
des Frankfurter Opernhauses
zu kämpfen hat) hinweg. Gewi-
ße Konzentrationseinbrüche
und musikalisch unausgefüllte
Längen machten sich erst gegen
Ende der Aufführung bemerk-
bar. Doch das mag auch an
Ruth Berghaus' nachlassender
Inspiration gelegen haben.

Stefan Mikorey

Tiefbaß
nach Wahl

Auf B folgt Beta
Der neue Canton Sub-

woofer Plus Beta ist Nachfolger
des lange Jahre erfolgreichen
Plus B. Er ist genau so groß und
genau so aktiv wie dieser:
Drei integrierte Endstufen be-
dienen Baßkanal und linken
und rechten Mittelhochton-
kanal. Aber sowohl Verstärker
wie Lautsprecherchassis wur-
den völlig neu konstruiert. Die
Leistung wurde verstärkt, die
Schnelligkeit erhöht, die Ver-
färbungsarmut gesteigert.

Genaue Anpassung
Wie beim Vorgänger ist der

Baßpegel des Plus Beta, be-
zogen auf den Mittelhochton-
pegel, einstellbar. Neu und
besser: Auch die Eingangs-
empfindlichkeit und die über-
'nahmefrequenz sind jetzt wähl-
bar. Das ganze System kann
damit präzise auf die Steuer-
stufe (den Vorverstärker] einer-
seits, auf die angeschlossenen
Mittelhochton-Satelliten ande-
rerseits abgestimmt werden.

Crossover Hz

oi:4 -6

Bass dB

Q
SensitivityV

Eine Oktave Spielraum
Mini-Satelliten wie Canton

Plus S brauchen Baßergänzung
bis weit über 100 Hz hinauf.
Dagegen liefern größere Satel-
liten wie z. B. Regalboxen vom
Typ Canton Karat selber so viel
Tiefe, daß der Subwoofer nur
die ganz schwarzen Bässe
unter etwa 70 Hz (also eine
Oktave tiefer! beizusteuern
braucht. Zusätzlicher Pluspunkt
für Plus Beta: Der Baßwürfel ist
dann mit Sicherheit nicht mehr
zu „orten", kann also praktisch
beliebig plaziert werden.
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