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Premiere von Zeffirellis
„Othello"-Filmversion

an der Wiener Staatsoper
Frei nach Verdi

erfilmungen von populä-
ren Opern sind in den ver-
gangenen Jahren relativ

häufig geworden. Looseys
„Don Giovanni", Zeffirellis
„Traviata" oder „Carmen" von
Francesco Rosi sind dem
Opernfreund - je nach Ge-
schmack - noch in höchst unter-
schiedlicher Erinnerung, ganz
zu schweigen von Syberbergs
ambitioniert-artifizieller „Par-
sifal"'-Adaption, die man aller-
dings kaum in Zusammenhang
mit den genannten, weit kom-
merzielleren Produktionen des
Opernkinos bringen darf. Jüng-
stes Opfer der Bemühungen,
klassische Opernstoffe für ein
weltweites, auch an Arnold
Schwarzenegger, Rambo, Vi-
deoclips und viel Action ge-
schultes Massenpublikum auf-
zubereiten, war Verdis „Othel-
lo", der unter der Ägide der
Hollywood-Produzenten Go-
lan und Globus entstand. Doch
ohne Placido Domingo, der sei-
ne Rollenerfahrung aus fast 100
Bühnenaufführungen auch für
die Nachwelt festgehalten wis-
sen wollte, wäre dieser Elf-Mil-
lionen-Dollar-Film wohl kaum
zustande gekommen, den Zef-
firelli innerhalb von sechs Mo-
naten an Originalschauplätzen
u.a. auf Kreta, in Apulien und
Orvieto abgedreht hat. Die
Weltpremiere fand Ende Au-
gust an der Wiener Staatsoper
statt (!) - ein bisher in der
Geschichte des traditionsrei-
chen Opernhauses einmaliger
Vorgang, der selbstverständ-
lich jene öffentliche Aufmerk-
samkeit auf sich zog. die man
sich allseits davon erhofft hatte.

Den Dreharbeiten vorausge-
gangen war die vollständige

Placido Domingos
souveräne Othello-

Studie macht die neue
Verfilmung von Giu-
seppe Verdis gleich-

namiger Oper, die
Franco Zeffirelli an

Originalschauplätzen
inszeniert hat, bereits

sehenswert
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Schallplatteneinspielung des
Werkes an der Mailänder Scala
im Juni 1985. Anstelle von Car-
los Kleiber, der ursprünglich
dirigieren sollte, leitete Lorin
Maazel die Studioproduktion,
in der Katia Ricciarelli die Des-
demona und Justino Diaz den
Jago sangen. Diese soeben bei
EMI veröffentlichte Aufnahme
(ausführliche Rezension in FF
11/86) bildete die Grundlage
für Zeffirellis Verfilmung, die
mit einer Stunde und 50 Minu-
ten längst nicht so lange dauert
wie die ungekürzte Aufführung
der Oper. Rund 30 Minuten der
Originalpartitur wurden in Zef-
fireflis „Othelkr-Verschnitt
aus der Überlegung heraus ge-
strichen, ein mit der Gattung
wenig vertrautes Kinopubli-
kum nicht zu überfordern.
Doch die teilweise raffinierten,
teilweise aber allzu plump-rigo-
rosen Eingriffe in die Verdische
Musikdramaturgie bringen die
austarierte Balance zwischen
den dramatisch-expressiven
und eher lyrisch verhaltenen
Passagen der Oper unzulässi-
tjerweise stark ins Wanken.

Daß Desdemonas „Lied von
der Weide" (Salce, Salce) im
arg zerstückelten vierten Akt
(sogar die von Verdi grandios
komponierte Einleitung der
Solo-Kontrabäße wurde ver-
kürzt) nicht vorkommt, hört
noch jeder Esel. Schwieriger
wird es bei der ersten Begeg-
nung mit dem Film, auf Anhieb
die zahlreichen Amputationen
zu registrieren, die die Hand-
lungsstränge dieses Eifer-
suchtsdramas drastisch auf
Othello, Desdemona und Jago
reduzieren. Ein anstrengendes
Puzzlespiel! Genaues Hinhö-
ren lohnt dabei allemal, denn
Zeffirelli hat neben ein paar
Takten aus Verdis für die Pari-
ser Erstaufführung nachkom-
ponierter Balletteinlage im er-
sten Akt auch fragwürdige Mu-
sik einfließen lassen, die nicht
aus Verdis Feder stammt.

Außer Cassio, der vom Re-
gisseur über Gebühr ins Bild
gebracht wird, verkümmern
keineswegs zu vernachlässigen-
de Charaktere wie Emilia zur
reinen Staffage. Überhaupt:
Nebenschauplätze. Zwischen-
töne, Atmosphäre schaffende
Ruhepunkte sind bei Zeffirelli
kaum gefragt, Action, Tempo
heißt die Devise. Szenerie, De-
korationen und Kostüme sowie
Kameraführung und hektischer
Bildschnitt sollen Aufmerk-
samkeit erzwingen. Dabei war
der optische Appetit Zeffirellis
enorm bis maßlos. Es vergeht

kaum ein Augenblick, der ohne
Großaufnahme, rasante Kame-
rafahrten, ohne vielsagende
Gesten und bedeutungsvolle
Mimik auskäme. Wenn Blicke
töten könnten, wäre nach fünf
Minuten alles zu Ende. Freilich
sorgen mit Domingo als Othel-
lo und dem Jago-Darsteller Ju-
stino Diaz zwei Sängerpersön-
lichkeiten, die jedem Profi-
Schauspieler Konkurrenz ma-
chen können, dafür, daß das
künstlerische Gesamtniveau
dieses deutlich unter der I lolly-
wood-Knute stehenden Spek-
takels nicht in die Nähe einer
amerikanischen Soap Opera
gerät. Katia Ricciarelli hinge-
gen wirkt nicht nur im Teint
blaß. Daß sie am Ende nach der
Flucht aus den Gemächern ma-
lerisch auf den Stufen des
Schlosses in Schönheit sterben
darf, zählt ebenso zu den Ein-
gebungen Zeffirellis wie die
Tatsache, daß das Stück in ei-
nem wilden Morden endet.
Nachdem Othello Desdemona
erwürgt und Jago sein Weib
Emilia erstochen hat, trifft den
teuflischen Ränkeschmied
Othellos Blitz in Form eines
Speeres. Blut quillt. „Othello-
ist ein Reißer, dies ist späte-
stens jetzt auch für jene Unbe-
darften klar, für die Zeffirelli
wohl so entschlossen alle Regi-
ster der Vulgarisierung der
Verdischen Oper gezogen zu
haben scheint. Wohl be-
komm's! Stefan Mikorey

Bregenzer Festspiele
mit Donizettis
„Anna Bolena"
Schöngesang über das Böse

f er Chor der Volksoper
Wien und der Bregenzer
Festspielchor befinden

sich vor Beginn der „Anna Bo-
lena"-Premiere im Bregenzer
Festspielhaus im Foyer. Die
düster-biedermeierlich geklei-
deten Damen und Herren ge-
ben mit ihrer überraschenden
Anwesenheit erste Andeutun-
gen über ein terrassenähnliches
Regiekonzept. Terrassenartig
insofern, als ganz bewußt und
betont verschiedene Realitäts-

und Wahrnehmungsebenen
voneinander abgesetzt werden.
Der Chor und auch der Haupt-
akteur, Enrico VIII., der König
von England, nehmen in Fer-
ruccio Villagrossis Theaterlo-
gen Platz und verfolgen aus der
Zuschauerperspektive des 19.
Jahrhunderts genau jene der
blutrünstigen Geschichte ent-
nommene Schicksalsoper, die
wir - das Publikum einer retro-
spektiven und festspielandäch-
tigen Epoche knapp vor der

wollen, wie notwendig pompö-
ser, altertümlicher Rampenbel-
canto und Workshop-Illumina-
tion einander bedingen, wenn
schon dieser langatmige,
gleichwohl musikalisch recht
ergiebige, aber doch vom gro-
ßen Repertoire überholte Hi-
storienschinken auf die Bühne
gezwungen werden muß.

Mochten viele, in Premie-
renstimmung angereist und auf
unkomplizierte Unterhaltung
eingestimmt, mit solchen inter-
pretatorischen Hartherzigkei-
ten nicht einverstanden gewe-
sen sein, so blieb es ihnen unbe-
nommen, sich über die Sänger-
leistungen und über die besten
Momente der Wiener Sympho-
niker zu freuen, die unter Giu-
seppe Patanes hitziger, aber zu
wenig ordnender Leitung nicht
gerade klanglichen Feinputz
über die durchsichtigsten Doni-
zetti-Inventionen zu legen ver-
mochten. Rührig zur Stelle war
das gelernte Konzertorchester
jedoch, wenn die stark gefor-
derten Handlungsträger am
heftigsten die gezinkten Kar-
ten mit den unverzichtbaren
Trümpfen „Intrige" und „Ge-
meinheit" mischten. Katia Ric-

„Anna Bolena" von Gaetano
Donizetti halte bei den Bregenzer

See-Festspielen in einer
Inszenierung von Giancarlo del

Monaco Premiere. Unser Foto zeigt
Francisco Araiza (Lord Riccardo
Percy), Katia Ricciarelli (Anna

Bolena) undJewgenij Nesterenko
(Enrico VIII.)

zweiten Jahrtausendwende -
aus noch größerer, aber des-
halb keineswegs kritischerer
Distanz betrachten (und ge-
nießen).

Links die mehrstöckig aufge-
bauten Nobellogen, rechts eine
Scheinwerferwand, die kaltes,
blendendes Licht auf die anson-
sten konventionell arrangierte
Szenerie schickt, als hätte
Giancarlo del Monaco zeigen

ciarelli in der Titelpartie bei-
spielsweise - alles andere als
eine Dramatikerin vom Schlage
einer Callas - , brachte es zuwe-
ge, die Höhen und Tiefen einer
emporgehobenen und schmäh-
lich den politischen Interessen
geopferten Existenz nahezu-
bringen. Sie wurde von dem
stimmkräftigen Jewgenij Ne-
sterenko als Enrico dem
Scharfrichter ohne Umstände
in die Hände gesungen. Etwas
einfarbig, immer leicht bemüht
wirkend, gleichsam als „Cosi"-
Ferrando in Windsor beschäf-
tigt, jedoch mit bemerkenswer-
ter Höhe und am Ende auch
erstaunlichem Stehvermögen
bewältigte Francisco Araiza die
schwierige Rolle des Lord Ric-
cardo Percy - und dies inmitten
von Sängerschauspielern wie
Riccardo Lombardi (Lord
Rochefort), Stefania Toczyska
(Giovanna Seymour), Elena
Zilio (Smeton) und Jorge Pita
(Sir Hervey), die ihre Chancen
auch am Rande des verab-
scheuungswürdigen und von
Donizetti ohne die üblichen
Harmonisierungstricks ausge-
arbeiteten Geschehens zu nut-
zen wußten. Peter Cosse

60 Jahre Martha Graham
Dance Company

Akrobaten Gottes

artha Graham verkör-
pert noch im hohen Al-
ter von 92 Jahren einen

harmonischen Stil, in dem sich
Selbstdisziplin und Leiden-
schaftlichkeit paaren. Hoch-
aufgerichtet, geschminkt wie
für einen Auftritt und angetan
mit einem violetten Seidenan-
zug, beobachtet sie aus dein
Parkett der Frankfurter Alten
Oper die Probe; ehrfurchtge-
bietend nimmt sie dann abends,
nun in silbern schillernder Ro-
be, den frenetischen Schluß-
applaus ihres Publikums ent-
gegen. Ihr Publikum hat Mar-
tha Graham - nach 60 Jahren
als Tänzerin. Choreographin
und Lehrerin, als Schöpferin
eines neuen Tanzstils - rund um
den Erdball. 60 Jahre Martha

Graham Dance Company -
Grund genug, in der Alten
Oper zu den Frankfurter Fe-
sten eine sechstägige Werk-
schau zu veranstalten - die aus-
führlichste, die es in der Bun-
desrepublik je zu sehen gab.
Das Programm umfaßt sogar
mehr als diese sechs Jahrzehn-
te, geht zurück auf ganz frühe
Denishawn-Soli, die Tänze von
Grahams Lehrern Ruth St. De-
nis und Ted Shawn.

In der Tradition der Göttin
des Barfußtanzes. Isodora
Duncan und angeleitet von
eben diesen Lehrern, holte
Martha Graham, die im Tänzer
den „Akrobaten Gottes" sieht,
die Tänzerinnen vom Spitzen-
schuh buchstäblich hinunter
auf die Erde, auf die Sohle des
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nackten Fußes. Bewegungen,
die im klassischen Ballett ver-
pönt sind, sollten seelische
Konflikte ihrer meist aus der
Mythologie stammenden Hel-
dinnen ausdrücken helfen. Je-
ne Frauen - die eifer- und rach-
süchtige Medea, die gatten-
mordende Klythemnästra, die
inzestuöse Jocaste - waren es,
die sie zu ihren dramatisch er-
zählenden, stets tiefenpsycho-
logisch unterfütterten Stücken
inspirierten, in denen Männer
bis heute mehr oder weniger
dekorative Staffage sind. Da-
mals wie heute verstört es, die
Protagonistin mit dem ernsten
Ausdruck widerstreitender Ge-
fühle etwa in „Heretic" (1929)
zu erleben, eine Außenseiterin
der Gesellschaft, umringt von
schwarzgekleideten Mädchen,
die sich in puristischer Strenge
zu skulpturähnlichen Gruppen
formieren.

Erst jetzt erarbeitet sich
Martha Graham die nordischen
Mythen. Ihr jüngstes Stück
„Tangled Night" spielt am
Meer unter Seefahrern, denen
eine geheimnisvolle Frau er-
scheint, ein Wesen zwischen
Medusa, Sirene und Undine.
Diese Frau mit goldenem
Schlangenhaar lockt einen der
Männer mit sich, von der rea-
len, irdischen Frau weg. Die
Spannung von „Tangled Night"
liegt in der Reibung der Gegen-
sätze, dem Aufeinanderprallen

weiblicher Archetypen, die in
Beziehung zu ein und demsel-
ben Mann in Konflikt geraten.
Der Triumph der einen ist die
leidvolle Niederlage der ande-
ren. Was sich in aufwühlendem
Pathos abspielt, ließe sich ohne
Mühe auf den Alltag übertra-
gen. Aber banaler Realismus
ist Martha Grahams Sache
nicht. Das Außergewöhnliche,
Theatralische, verbrämt von
der mehr oder minder deutli-
chen Symbolsprache einzelner
Requisiten, steht für das all-
gemein Gültige.

Selten nur widmet sie Cho-
reographien dem reinen Tanz,
wie etwa ihre ebenfalls in die-
sem Jahr entstandene Hymne
an den Tanz „Temptations of
the Moon", einem atavisti-'
sehen Vollmond-Ritual voller
Verführung und Leidenschaf-
ten. Die „Versuchungen des
Mondes" freilich zählen kaum
zu Grahams typischen Stücken,
dient ihr doch die Abstraktion
als Sammelbecken verschiede-
ner Tanzstile. Eine Rarität: sie
greift zurück auf klassische Bal-
lettvirtuosität, vernachlässigt
seltsamerweise den Purismus
ihrer eigenen Bewegungsspra-
che. Und das, obgleich Martha
Graham Zeit ihres Lebens cho-
reographiert hat, um die Rein-
heit und Wahrheit zu finden -
mit geradezu religiös-fanati-
scher Hingabe.

Eva-Elisabeth Fischer

Höhepunkte
in Glyndebourne

und London
„Porgyand Bess" und Bolschoi-Gastspiel

ie Glyndebourne Festi-
val Opera sicherte sich
mit der britischen Erst-

aufführung von Gershwins
veristischem Meisterwerk
„Porgy and Bess" nicht nur
den vielleicht stichhaltigsten
Triumph in ihrer jüngeren Ge-
schichte, sie verdeutlichte da-
mit auch den fatalen Anachro-
nismus rassistischer Widersprü-
che, mit denen selbst das Mut-
terland des Commonwealth zu
leben hat. Denn zu einem Zeit-
punkt, da sich die Regierung
Ihrer Majestät mehr und mehr
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zum Gehilfen des Apartheid-
regimes in Südafrika ernied-
rigt, brachte im elitären, nicht
subventionierten Glynde-
bourne ein ebenso elitäres wei-
ßes Publikum in Abendkleid
und Smoking einem mehrheit-
lich aus den USA rekrutierten
schwarzen Ensemble eine ste-
hende Ovation dar.

Die uneingeschränkte Aner-
kennung galt zunächst der glän-
zenden Aufführung, nicht zu-
letzt auch dem London Philhar-
monie Orchestra unter Simon
Rattle, das gerade in dieser

Spielzeit neben Verdi und Brit-
ten mit dem ..Don Giovanni"
und Monteverdis „L'incorona-
zione di Poppea" seine Viel-
seitigkeit unter Beweis stellen
konnte. Erfreulich, daß Aus-
statter John Günthers atmo-
sphärisch-realistische und den-
noch leicht verwandelbare
Bühnenbilder nicht Eigen-
kunst, sondern Voraussetzung
für die Regie von Trevor Nunn
boten. Nunn, künstlerischer
Direktor der Royal Shake-
speare Company hatte sich we-
der auf Experimente noch auf

Ein längst überfälliges Gastspiel gab
das Bolschoi-Ballett in Londons
Covent Garden Opera House.

Unter anderem war die
Choreographie „Iwan der

Schreckliche" zu sehen, in der
Andris Liepa (Foto oben) zu den
herausragenden Solisten zählte.

„Porgy and Bess" stand in
Glyndebourne erstmals auf dem
Programm. Williard White und

Cynthia Haymon sangen die
Titelpartien

Seelendrüsenkitsch eingelas-
sen. Er vertraute auf die explo-
sive Ursprünglichkeit und dra-
matische Dichte dieses Opern-
stoffes. Letztendlich aber blie-
ben es die Solisten, die mit
ihrem Ensemblegeist und vehe-
mentem stimmlichen Einsatz
das zeitlose schwarze Epos zu
einem denkwürdigen Erlebnis
werden ließen. Williard White
als Porgy war wohl auch dank
seiner Erfahrungen, die er bei
der ersten Schallplattengesamt-
einspielung unter Lorin Maazel
für die Decca gemacht hatte,
mit der Partie so hervorragend
vertraut, daß er sich und dem
Publikum neue Dimensionen
der Poesie und Expressivität in
der Porgy-Rolle erschließen
konnte. Empfindsamkeit wie
Eindringlichkeit seiner Dar-
stellung gingen unter die Haut.
Cynthia Haymon (Bess), Cyn-
thia Clarey (Serena), der vi-
brierend vielseitige, dämo-
nisch-listige Dämon Evans
(Sportin' Life), Bruce Hubbard
(Jake) und Gregg Baker als
sinnlich brutaler, unbeugsamer
Clown (um nur einige aufzu-
führen) - . sie alle trugen zu
einem unsentimentalen, faszi-
nierend kraftvollen und direk-
ten Musiktheatererlebnis bei.

In London bildete das um-
fangreiche und nach 12jähriger
Abwesenheit überfällige Gast-
spiel des Bolschoi-Balletts im
Royal Opera House den seit
Monaten ausverkauften kultu-
rellen Höhepunkt. Mit Aus-
nahme von „Spartakus" prä-
sentierte Juri Grigorowitsch,
der künstlerische Direktor der
größten Ballettcompagnie der
Welt, mit „Raymonda" (Glasu-
now), „Ivan, der Schreckliche"
(Prokofieff) und „Das goldene
Zeitalter" (Schostakowitsch)
eigene, hier noch unbekannte
Choreographien jüngeren Da-
tums. Die eigentliche Sensation
bestand nicht so sehr darin, daß
sich nahezu unbemerkt der
ehemals antiquierte, auf Tradi-
tionen basierende Bolschoi-Stil
ohne Verlust der dramatischen
Substanz den verfeinerten Ki-
rov-Stil zu eigen gemacht hat;
auch nicht darin, daß mit solch
überragenden Tänzern wie u. a.
Lydmila Semenyaki, Nina
Ananiashvili, Tatyana Goliko-
va, Andris Liepa oder Irek
Mukhamedov eine neue, junge
Generation die Vitalität der
Compagnie bestimmt; die Sen-
sation bestand vielmehr in der
Tatsache, daß man im Hinblick

auf diese elektrisierenden, völ-
lig durchchoreographierten
und auf jede Pantomime ver-
zichtenden Mammutwerke den
Begriff „Ballett" wird neu defi-
nieren müssen. Ein derartig be-
stechend brillantes, persönlich-

keitsstarkes und mit solch mü-
heloser Selbstverständlichkeit
serviertes, völlig dem klassi-
schen Ballett untergeordnetes
Showbusiness ist einem bis dato
noch nicht begegnet.

Hans-Theodor Wohlfahrt

Salzburger Festspiele
Supermarkt mit besonderen Angeboten

* rgendwann im August, als
die Salzburger Festspiele ih-
rem alten Anspruch gemäß

die Stadt zur Szene erhoben -
oder degradierten, wie immer
man dies auch sehen mag -,
wurde bekannt, daß im kom-
menden Jahr die Zahl der Or-
chesterkonzerte um drei erhöht
werden würde. Achtzehnmal
also werden 1987 Ensembles
unter anderem aus Wien, Ber-
lin und Dresden Beispiele pro-
grammatischen Kompromisses
zwischen ausprobiertem, wenn
nicht gar ausgeleiertem Unter-
haltungsrepertoire und zeitge-
nössischem Schwergepäck ein-
gehen, werden punktuell mit
attraktiver Kapitalsinfonik auf-
warten und dazwischen immer
wieder - ich denke da vor allem
an die Wiener Philharmoniker
- auf hohem Niveau gleichsam
aus dem Koffer spielen. Jene
Wiener Philharmoniker, die in

dieser Spielzeit unter anderem
die Uraufführung von Pende-
reckis tobsüchtiger Gespen-
ster- und Kriminaloper „Die
schwarze Maske" getragen ha-
ben - und natürlich auch den
Opernbetrieb von „Capriccio"
bis „Zauberflöte" -, bekom-
men nunmehr lächerlich wenig
Zeit, selbst umfangreiche Kon-
zertprogramme zu erarbeiten.
Unter diesen Umständen muß-
te es fast als ein Wunder er-
scheinen, auf welch hohem Ni-
veau eine Wiedergabe der ach-
ten Sinfonie von Gustav Mah-
ler unter der Leitung von Lorin
Maazel stand - ein bekannter-
maßen strapaziöses Unterneh-
men. Seiji Ozawa hatte zudem
mit den Österreichern Straus-
sens „Heldenleben" schier hin-
gebungsvoll ausgeleuchtet und
nacherlebt, während Karajan
mit den Berliner Philharmoni-
kern zweimal Festspielgottes-

dienst anhand von Beethovens
„Missa solemnis" zu feiern vor-
gab - unausgearbeitet im Detail
und ein musikalisch indiskuta-
bles Violinsolo im „Benedic-
tus" mit Bravo quittierend. Da-
mit kann man nur beim Fuß-
volk Staat machen, das freilich
in den Salzburger Konzerten
die applaudierende Mehrheit
darstellt und die Meinung bil-
det, bevor es festspielentzückt
an eines der Hochpreisbuffets
überwechselt.

Ein anderes Kapitel sind die
Solistenkonzerte: Sieben Kla-
vierabende, ein Cellopro-
gramm. Sieht man von einigen
Stücken der anerkannten Vor-
kriegsmoderne ab, dann blieb
es dem Oberösterreicher Hein-
rich Schiff mit seinem deut-
schen Partner Gerhard Oppitz
vorbehalten, mit Alfred
Schnittkes düsterer, bekennt-
niswütiger Passionssonate aus
dem Jahre 1978 das einzige an-
nähernd aktuelle Stück im Rah-
men dieser Veranstaltungsserie
zu wagen. Ein Mann wie Mau-
rizio Pollini zog sich bequem-
lichkeitshalber auf Bewährtes
von Chopin zurück, wobei ihm
noch hoch anzurechnen ist, daß
er neben den Schumannschen
„Davidsbündlertänzen" weni-
gens ein Werk mit niedrigerem
Popularitäts- und Erfolgsindex
bereithielt: Schumanns sperri-
ges, unbequemes Allegro in h-
Mollop.8.

Die Oper in Salzburg läuft,
aber sie floriert nicht recht.
Über die Karajansche „Car-

Während der Salzburger Festspiele uraufgeführt: Krzysztof Pendereckis „Die schwarze Maske"
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men" muß man kein Wort mehr
verlieren. Es sei denn, man
gratuliert der Hauptdarstelle-
rin vergangener Oster- und
Sommerdurchgänge, Agnes
Baltsa, zu ihrem Rücktritt
knapp vor Festspielbeginn.
Ponnelle, der Salzburger Haus-
regisseur, hat sein altes „Figa-
ro"-Konzept überarbeitet und
gegen Ende des Werkes gefähr-
lich verwässert. Die „Zauber-
flöte" ist am Ende einer rekord-
verdächtigen Dienstzeit bei in-
telligenter Publikumsergöt-
zung angelangt. Im kommen-
den Jahr gibt es dafür den „Don

Giovanni" als Übernahme von
den Osterfestspielen, den Mi-
chael Hampe - ein neues Di-
rektoriumsmitglied - inszenie-
ren wird. Die Gesamtaufnah-
me - das klappt bei Karajan
und Co. - liegt bereits in der
Besetzung der Zukunft vor.

Man tummelt sich also in
Salzburg und plant. Vor allem
mit Uraufführungen auf dem
Konzertsektor sieht es nicht
übel aus. Stücke von Alexander
Müllenbach, Ulrich Stranz,
Hans Zender, Zoltän Durkö
und eine gewaltige, aber auch
stilistisch sehr bunte Messe von

Helmut Eder hatten im Mozar-
teum, im Kleinen Festspielhaus
und in der Felsenreitschule
Weltpremiere. Bei solchen Ge-
legenheiten dringt ein wenig
frische Luft durch die Ritzen
eines ansonsten strikt nach An-
gebot und Nachfrage geregel-
ten Supermarkts der Musik, in
dessen Mauern es dem weniger
auf platte Betäubung erpichten
Hörer schon etwas eng werden
kann. So eng und mulmig wie in
den meisten von Bernhard
Paumgartner erfundenen und
nun wohl auf ewig vorprogram-
mierten Mozart-Matineen, die

unausweichlich am Tiefpunkt
öffentlichen Durcheinander-
musizierens anlangen, wenn
das Direktoriumsmitglied Ger-
hard Wimberger den Stab hält.
Dem österreichischen Rund-
funk - und hier im konkreten
Fall dem Studio Salzburg -
schien es nach Jahren des Still-
haltens angemessen zu sein, auf
die Übertragung der betreffen-
den Matineen zu verzichten.
Eine denkwürdige Entschei-
dung einer öffentlich-rechtli-
chen Anstalt ganz im Sinne der
Öffentlichkeit. Peter Cosse
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Bayreuther Festspiele
Zwischen Anspruch und Realität

s war eine Festspielsaison
der Wiederaufnahmen.
Gemäß der Work-in-pro-

gress-Philosophie der Bayreu-
ther „Werkstatt" („Nächstes
Jahr machen wir alles anders")
hatte man sich auf Aufführun-
gen eingestellt, an denen sze-
nisch wie musikalisch weiterge-
arbeitet worden ist, die sozusa-
gen den letzten Feinschliff er-
halten haben und nun im Glanz
der vollen Reife einer erneuten
Begutachtung unterzogen wer-
den können. Von den Überre-
sten der nunmehr definitiv in
der Versenkung verschwunde-
nen „Ring"-Inszenierung
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„nach Peter Hall" waren positi-
ve Impulse wohl kaum mehr zu
erwarten gewesen, doch bei
den „Meistersingern", „Tann-
häuser" und „Tristan" hieß es
doch gespannt sein, ob aus frü-
heren Jahren bekannte Regie-
Fragwürdigkeiten und sängeri-
sche Fehlentscheidungen be-
quemlichkeitshalber wieder-
holt würden, was sich leider in
vielem bewahrheitete. In den
Inszenierungen von Wolfgang
Wagner und Jean-Pierre Pon-
nelle überwogen die Momente
gepflegter Routine bei weitem
die der auffrischenden Inspira-
tion. Das betraf vor allem die

Matti Salminen
(König Marke) und
Peter Hof mann
(Tristan) in der
Wiederaufnahme von
Jean-Pierre Ponnelles
„Tristan"-
Inszenierung

reaktivierten Butzenscheiben-
„Meistersinger", in die sich
neue Unzulänglichkeiten der
Regie eingeschlichen haben:
von den putzteufeligen Lehrbu-
ben bis hin zu den arg betuli-
chen Meistern, die sich ganz
ungeniert über sich selbst und
ihre borniert-spießigen Singe-
und Lebensregeln lustig zu ma-
chen scheinen. Auch Hermann
Prey outrierte allzu unkontrol-
liert; seine Beckmesser-Studie
gelang ihm schon konzentrier-
ter, ernster und darum auch
glaubwürdiger. Selbst Bernd
Weikl hat sich mittlerweile ge-
fährlich weit von einer seriösen
Sachs-Verkörperung entfernt -
so souverän, ja lässig er diese
Partie auch abzuliefern weiß.
Dem Publikum gefallen Popu-
larisierungen dieser Art, wor-
über man gerade in Bayreuth
besonders erstaunt sein darf.
Solch ungezügelte Anbiede-
rung an die seichte Unterhal-
tung wäre in früheren Jahren
jedenfalls kaum denkbar ge-
wesen.

Mehr oder weniger mitleids-
voll ließ sich erneut Siegfried
Jerusalems Stolzing-Nieder-
gang nachvollziehen - im Preis-
lied auf der Festwiese leider nur
noch ein Offenbarungseid -,
doch auch Ponnelles „Tristan"-
Reprise von 1981 blieb von
Heimsuchungen der Sänger
nicht verschont. Während Pe-
ter Hofmann sein Bayreuther
Rollendebüt als Tristan fast

über die volle Festspieldistanz
mit Anstand durchhielt, mußte
Jeannine Altmeyer, die als Isol-
de ebenfalls Neuland betrat,
gleich nach der Premiere pas-
sen. In der letzten Vorstellung
war für sie Catarina Ligendza
eingesprungen, der es mühelos
gelang, in darstellerischer und
gesanglicher Hinsicht absoluter
Mittelpunkt der Aufführung zu
sein. Aus dem übrigen Ensem-
ble ragten Matti Salminens ge-
radezu herzbewegend und zu-
gleich spannend lebensnah ge-
zeichneter Marke sowie Ekke-
hard Wlaschihas kernig-unver-
brauchter Kurwenal heraus.
Von Vorteil war auch das cha-
rakteristische, sinnliche Timb-
re von Waltraud Meiers Bran-
gäne, das sich prägnant von
dem der Isolde unterschied.
Schien es Daniel Barenboim
im „Tristan" bisweilen auf
dröhnende Orchesterindolenz
anzulegen, so wußte Giuseppe
Sinopoli das Bayreuther Fest-
spielorchester wiederum zu
einem glutvoll-vibrierenden,
aber dennoch stets gezügel-
ten „Tannhäuser"-Enthusias-
mus anzuspornen. Als weitsich-
tig erwies es sich zudem, an der
Besetzung des Vorjahres fest-
zuhalten. Cheryl Studer als Eli-
sabeth und Richard Versalle als
Tannhäuser sind stärker mit ih-
ren Rollen verwachsen und
konnten sich im Vergleich zur
Premiere 1985 deutlich stei-
gern, was auch Gabriele
Schnaut in der Partie der Venus
überzeugend gelang. Wäre
nicht ein beachtliches Defizit
an szenischer Durchdringung
der Partitur zu beklagen gewe-
sen, man hätte zumindest hier
von einem rundherum befriedi-
genden Festspielniveau berich-
ten können. Stefan Mikorey

Aktuelle LP/MC/CD
CBS 42 206


