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Musik, die geschrieben werden —
ein Fest, das stattfinden mußte!

Notizen vom 25.
»Warschauer Herbst'

Polen ist zur Zeit das Land der
real machbaren Wunder. Es
fehlt an nahezu allem, was
wichtjg ist für das tägliche Le-
ben, aber die Menschen leben,
und sie wirken nicht unglück-
lich. Der Zloty verliert zuse-
hends an Wert, und wenn man
den heutigen Dollarkurs des
schwarzen Marktes zugrunde
legt - der schon fast ein weißer
ist, weil man als Fremder auf
Schritt und Tritt damit kon-
frontiert wird - , verdient der
polnische Durchschnitts-Intel-
lektuelle zwanzig Dollar (an-
nähernd fünfzig DM) im Mo-
nat. So muß man rechnen, und
so darf man wiederum nicht
rechnen, denn es würde bedeu-
ten, daß man beispielsweise alle
Konzerte des „Warschauer
Herbstes" praktisch zum Null-
tarif besuchen könnte. Ein Mu-
sikfest feiern, ein Jubiläum be-
gehen in diesem Polen? Es gibt
scheinbar nichts, das wider-
sprüchlicher wäre. Doch Polen
ist zur Zeit auch das Land der
Widersprüche, und alles, was
dort geschieht, trägt entweder
den Stempel des nackten Über-
lebenwollens oder den des fast
übermenschlichen „Trotz-
dem", des „Nun gerade". Das
erklärt indes noch nicht das
Phänomen des „Warschauer
Herbstes", der kein Festival
Neuer Musik wie andere auch
sein will und ist.
Als er vor 25 Jahren gegründet
wurde, setzte er ein Zeichen der
Weltoffenheit: Junge Kompo-
nisten wollten die Musik, die sie
vereinzelt in den Avantgarde-
Zentren der westlichen Welt
gehört, über die sie aber haupt-
sächlich nur gelesen hatten, nun
ins eigene Land bringen. Dar-
aus entwickelte sich eine (so
nicht benannte, aber faktisch
vorhandene) „polnische Schu-
le", die sich auszeichnete durch
eigenwilligen Lyrismus und
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markante Expressivität und in
der die Grenzen zwischen den
Stilen und Schreibweisen weni-
ger scharf gezogen waren als
anderswo. Die Komponisten
verloren sehr bald ihre Kom-
plexe, im provinziellen Abseits
zu leben, beeinflußten ihrer-
seits das musikalische Ge-
schehen in anderen Ländern.
Die Richtigkeit des 1956 einge-
schlagenen Weges ist längst
bewiesen; die Souveränität der
Programmplaner - im vorigen
Jahr eines zwölfköpfigen Ko-
mitees unterschiedlicher Tem-
peramente, das für den Polni-
schen Komponisten-Verband
als Hauptveranstalter die Aus-
wahl traf - wuchs von Mal zu
Mal. Diese rein auf die Sache
gerichtete Überlegenheit, diese
lockere Distanz zum musikali-
schen, musikpolitischen und
gesellschaftspolitischen Tages-
geschehen zeigt sich gerade
darin, daß nichts forciert ist,
daß Opportunismen vermieden
sind und auch keine avantgardi-
stischen Scheingefechte insze-
niert werden.
Kontinuität war auffällig an der
Jubiläums-Veranstaltung; viele
Komponisten der „ersten
Stunde" sind noch heute dabei,
und ihre neueren Stücke wer-
den mit der gleichen span-
nungsvollen Erwartung aufge-
nommen wie die vor 25 Jahren.
Weniger selbstsicher, zögern-
der im Ausdruck brachten sich
die Jüngeren ins Spiel. Experi-
mentelle Musik fehlte diesmal;
es sei denn, man zählte das Pro-
gramm der Festival-erfahre-
nen, sich in Warschau jedoch
ungünstig präsentierenden
Gruppe zeitgenössischer Musik
aus Lissabon (unter Jorge
Peixinho) dazu. Information
kam aus anderen Quellen. Der
jetzt 52jährige polnische Kom-
ponist und Musikschriftsteller
Boguslaw Schaeffer hatte die

„ Warschauer
Herbst '81":
Aufführung
des „Te
Deum" von
Krzysztof
Penderecki
in der St.-
Johannes-
Kathedrale.

Elzbieta
Chojnacka.
Solistin des
Konzerts für
Cembalo und
Streich-
orchester,
op. 40 von
Henryk
Mikolaj
Görecki;
rechts im Bild
Jerzy

Maksymiuk,
der das
Polnische
Kammeror-
chester leitete
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wesentlichen Kapitel seines
Buches „Nowa Muzyka" be-
reits geschrieben, als der „War-
schauer Herbst" gegründet
wurde; noch niemand in Polen
hatte zu jenem Zeitpunkt eine
Klangvorstellung von der Mu-
sik, um die es in dem Buch
größtenteils ging. So schaffte
das Festival die Voraussetzun-
gen zu seiner Fertigstellung,
und es wirkte dann als „Proto-
koll" des „Warschauer Herb-
stes" auf die Programmgestal-
tung zurück. Eine Art Kompo-
nisten-Porträt von Boguslaw
Schaeffer vereinte drei Stücke,
geschrieben zwischen 1966 und
1980, und darin spiegelte sich
eine unbändige, etwas kauzige
Phantasie, die nicht nur mühe-
los die Grenzen zwischen Jazz
und sogenannter Ernster Mu-
sik, zwischen Notiertem und
Improvisiertem überspringt,
sondern auch szenische Ele-
mente als musikalisch einleuch-
tende erkennbar macht. Ich be-
griff an Schaeffer etwas von der
polnischen Intellektualität, die
so wenig verbissen wirkt.
Weitläufigkeit kann zum Iden-
titätsverlust führen. Mit
Krzysztof Pendereckis „Te
Deum" von 1980 in der Kathe-
drale St. Johannes war der äu-
ßere Höhepunkt des Festivals
erreicht; der gotische Dom in

der wiedererrichteten War-
schauer Altstadt war überfüllt -
Penderecki genießt hohes An-
sehen auch bei denen, die sich
sonst nicht für Musik interessie-
ren. Die Aufführung dauerte
eine knappe Stunde; wesentlich
länger hatten viele Menschen
vor der Kirche gewartet, um ei-
nen guten Platz zu erlangen. In
musikalischer Hinsicht ist von
einer nach wie vor imponieren-
den melodischen Erfindung zu
berichten — und einem nun-
mehr totalen Verfall der ästhe-
tischen Verbindlichkeit. Das
Werk wurde durch die Papst-
wahl inspiriert und ist Paul Jo-
hannes II. gewidmet. Der Ein-
druck ging vom Raum und von
der Andacht der Menschen aus,
nicht von den unzeitgemäßen
musikalischen Gesten. Pende-
recki wählte einen allzu beque-
men Weg, der - das „Miserere
nobis" entwertend - jene Ver-
söhnung, die im aufgewühlten
Bewußtsein gegen Widerstände
zu erstreiten wäre, billig vor-
wegnimmt.
Seine „avantgardistischen"
Klangfindungen um 1960 gera-
ten nachträglich in den Ver-
dacht der bloßen Effekte, mit-
hin der Unredlichkeit. In den
seither vergangenen zwanzig
Jahren sind auch Henryk Miko-
laj Göreckis Kompositionen
gleichsam fixe Programm-
punkte des „Warschauer Herb-
stes": Sein Konzert für Cem-
balo und Streichorchester, ge-
schrieben für die ebenso exzen-
trische wie musikalisch gran-
diose polnische Cembalistin mit
Pariser Wohnsitz und zu-
verlässiger Präsenz an allen Or-
ten, wo es Neue Musik für ihr
Instrument gibt, für Elzbieta
(oder Elisabeth) Chojnacka
also, ist wohl das, was man ei-
nen „musikalischen Reißer"
nennt. Görecki selber sagt, es
sei ein kleines fröhliches Stück
und ein musikalischer Spaß,
nichts anderes; dieser Spaß be-
steht darin, daß das Stück be-
ginnt, als wäre es von Rachma-
ninoff, dem sich ein Bachscher
Solopart zugesellt, und dann in
eine fulminante Kreuzung aus
bestem Schostakowitsch und
einem für Cembalo adaptierten
Steve Reich mündet.' Jerzy
Maksymiuk als temperament-

geladener Dirigent des Polni-
schen Kammerorchesters und
die Chojnacka steigerten sich in
ein Furioso von geradezu or-
gastischen Qualitäten hinein,
das sofort wiederholt werden
mußte.
„Exodus", das zweite Buch
Mose, handelt vom Auszug der
Kinder Israel aus Ägypten: Ist
es ein Bild für Sieg oder Nieder-
lage? Der polnische Komponist
Wojciech Kilar schrieb „Exo-
dus" für Orchester und Chor,
ein auf dem Festival uraufge-
führtes halbstündiges, schein-
bar ebenfalls nach rückwärts
gewandtes Werk. Aus einer In-
tervall-Zelle ist ein slawisch-
hebräisch tönendes Minimal-
Thema entwickelt. Ravels „Bo-
lero"-Modell gab für die Ver-
laufsform das Vorbild ab. Der
Chor setzt mit einem gesunge-

nen „Schrei" ein; der Part
wechselt zwischen Sprechchor
und Hymnus, einzelne lateini-
sche Wörter springen heraus,
Fragmente aus dem 15. Kapitel
des „Exodus"-Buches. Es gibt
keinen apotheotischen Schluß;
das Stück bricht einfach ab, hin-
terläßt Irritation. Kilar hat das
Motiv 1979 in West-Berlin von
eine m jüdischen Kantor gehört.
„Ich dachte, daß aus dem he-
bräischen Thema ein Werk
werden könnte, das die Ver-
söhnung mit den Juden symbo-
lisiert. Aber ich zögerte; erst im
August 1980, als bei uns die
Streiks begannen, wußte ich,
daß ich diese Musik schreiben
mußte. Das Lied ertönt nach
dem Durchschreiten des Roten
Meeres. Es ist das Lied des Sie-

ges.
Claus-Henning Bachmann

Verblichene Opernspäße

Wiener Staatsoper:
„La Cenerentola" in

Gian-Carlo Menottis Regie
Seit Menschengedenken spielt
man an der Wiener Staatsoper
nur zwei Rossini-Opern: den
„Barbier von Sevilla" und „La
Cenerentola" (letztere freilich
viel seltener als den unzerstör-
baren „Barbier"). Rossini
bleibt für Wien als Buffo-Kom-
ponist abgestempelt. Daß es
auch eine „Semiramis", einen
„Moses" oder „Teil" gibt,
scheint man gar nicht erst zur
Kenntnis zu nehmen.
Nun war wieder einmal „La
Cenerentola" an der Reihe. Es
hätte eine gute, sogar süperbe
Aufführung werden können,
denn für die Titelrolle und den
Prinzen Ramiro standen ausge-
zeichnete Besetzungen zur
Verfügung: Agnes Baltsa und
Francisco Araiza. Beide mit
klangvollen, gut geführten
Stimmen ausgestattet, beide
sympathisch in Erscheinung
und Spiel. Insbesondere Araiza
deklarierte sich als perfekter
Rossini-Sänger und meisterte

alle Schwierigkeiten der Rolle
(auch die vier hohen C der Arie
im zweiten Akt) ohne Mühe.
Agnes Baltsa, in der Tiefenlage
mitunter etwas forcierend,
hatte ihren Glanzpunkt mit der
großen Soloszene am Schluß
der Oper.
Unter derart günstigen Voraus-
setzungen bedurfte es erhöhter
Erfindungsgabe, um zu negati-
vem Ergebnis zu kommen. Das
Kunststück gelang durch die
Verpflichtung Roberto Abba-
dos (ein Neffe des bekannten
Claudio) als Dirigent, Gian-
Carlo Menottis als Regisseur
und Pasquale Rossis als Aus-
statter. Roberto Abbado,
sechsundzwanzig Jahre alt, gilt
zwar als „Senkrechtstarter",
ließ jedoch an diesem Opern-
abend keine nennenswerten
Eigenschaften erkennen. Seine
Rossini-Interpretation war
farblos, schlaff, schwerfällig.
Daß sich der Abend so schreck-
lich in die Länge zog, war nicht
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zuletzt seine Schuld. Gian-
Carlo Menotti als Regisseur:
hervorstechendes Kennzeichen
seiner Inszenierung war gren-
zenlose Müdigkeit. Ein paar
verblichene Opernspäße, die
niemanden zum Lachen reiz-
ten. Gelächter riefen höchstens
die unfreiwillig-komischen
Momente hervor, wie etwa das
unsäglich alberne Arrangement
der Gewitterszene. Man mag
über den vielseitigen Künstler
Menotti geteilter Meinung sein,
eines jedoch mußte man ihm
bisher zugestehen: seinen aus-
geprägten Theatersinn. Um so
größer die Enttäuschung über
seine verfehlte „Cenerento-
la"-Regie. Was dem Opern-
abend völlig den Garaus mach-
te, war die Überladenheit, die
Hypertrophie der Ausstattung.
Unter dem erdrückenden Wust
von protzigen Kostümen und
Dekorationen mußte Rossinis
filigrane Oper ihren Geist auf-
geben. Clemens Höslinger

Ausdrucksstarke Chorminiaturen

Woche für
zeitgenössische Musik

in Budapest

Bild oben: Renate Holm (Clorinde) und Gertrude Jahn (Tisbe) in Ros-
sinis „La Cenerentola" an der Wiener Staatsoper. Unten: Francisco
Araiza als Don Ramiro
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Sie ist ein kleines Pendant zum
„Warschauer Herbst": Bei der
Woche für zeitgenössische Mu-
sik in Budapest, seit nunmehr
elf Jahren jeweils im Oktober
stattfindend, stellen sich arri-
vierte und junge Komponisten
vor, gibt es Gastspiele aus dem
westlichen und östlichen Aus-
land, wird in einem eigenen
Konzert ein Prominenter der
Neuen Musik präsentiert. Nach
Luigi Nono, György Ligeti (der
einst „verlorene Sohn" wurde
in seiner Heimat begeistert ge-
feiert) und Iannis Xenakis war
für 1981 Luciano Berio einge-
laden, der jedoch, in Europa
und Übersee herumfliegend,
die ungarische Metropole ver-
paßte; sein ,,,Coro", vom Süd-
funkchor Stuttgart und der
heimischen Nationalphilhar-
monie unter Peter Eötvös ex-
zellent dargeboten, wurde aber

zu einem großen Erfolg. Das
Nouvel Orchestre de Paris un-
ter Gilbert Amy, schwedische
Elektroniker und das Lettische
Kammerorchester Riga (ein
technisch beeindruckendes En-
semble, nur leider mit einem
sehr konventionellen Pro-
gramm) rundeten die interna-
tionale Seite ab, ansonsten aber
gab es zum erwähnten „War-
schauer Herbst" auch einen
fühlbaren Unterschied: War-
schau war - besonders im Jahr
1981 - immer auch Barometer
für die politische Großwetter-
lage, in Ungarn hingegen ist
gleichsam die Welt noch in
Ordnung, man lebt abseits der
Krisenherde konsumfreudig,
und die jungen Komponisten
üben sich in Selbstbespiege-
lung.
Ob nun die Gruppe der ganz
Jungen schülerhafte oder

schlicht akademische Klangfi-
gurationen aus dem Notenpa-
pier quetschte oder ob die Mitt-
vierziger postserielle Aller-
weltsstrickmuster ablieferten -
das alles wäre nicht so sehr der
Rede wert, entspricht auch der
Situation in anderen Ländern.
Herausragend aber ist die
Komponisten- und Interpre-
tengruppe des „Studios für
neue Musik", wandelnd auf den
Spuren von John Cage und der
minimal-art. Da gibt es den
kompromißlosen Zoltän Jeney,
Jahrgang 1943, mit unmerkli-
chen Klang- und Rhythmusver-
schiebungen („Arupa" für eine
Trommel und 5-7 Metallo-
phone) oder eine so interes-
sante und nachdenkliche Figur
wie Läszlo Vidovszky, 37 Jahre
alt, der mit seiner konzertanten
Szene „Narziß und Echo" ro-
mantischen Kitsch karikierte
oder einen „Marsch" für Or-
chester vorstellte, der bruch-
stückhaft aus nebligen Klängen
hervortaucht und wieder
versinkt, abbricht - Nachden-
ken über die Möglichkeit von
Musik ist hier mitkomponiert.
Beherrschendes Thema der
Woche waren jedoch die bei-
den Novitäten des 55jährigen
György Kurtäg, dessen an We-
bern geschulte, komprimiert
expressive aphoristische Kürze
sich nicht schert um Modeten-
denzen und den langsam, ja fast
mühselig schreibenden Kurtäg
immer mehr zur führenden Per-

sönlichkeit seit Bartok werden
läßt (wenn man den seit langem
im Westen lebenden Ligeti hier
einmal ausklammert). Nach
kurzen, elegischen russischen
Texten von Anna Achmatova
und Rimma Dalos entstand
„Ommaggio a Luigi Nono" für
Chor a cappella, und ebenfalls

nach Dalos-Texten (die Auto-
rin lebt in Ungarn) kompo-
nierte er den Liederzyklus „Die
Botschaften der verewigten
R.V. Trusova", den die Sopra-
nistin Adrienne Csengery zum
aufwühlenden musikalischen
Psychogramm gestaltete.

Hartmut Lück

Festhalten an der Wahrheit

„Satyagraha"
von Philip Glass

in Stuttgart
Wer uneingeweiht eine Vor-
stellung des von Achim Freyer
inszenierten Stücks „Satyagra-
ha" mit der Musik des noch
weiten Kreisen unbekannten
jungen Amerikaners Philip
Glass in der Suttgarter Oper
besucht, der weiß lange Zeit
nicht, was er da eigentlich bei-
wohnt. Handelt es sich um eine
Oper oder eine szenische Agit-
prop-Kantate oder um eine für
Gandhis Passion umfunktio-
nierte Nachahmung von Ober-
ammergau? Fest steht jeden-
falls: Wenn eine neue Kompo-
sition mit nichts vergleichbar
und auch mit bekannten Begrif-
fen kaum beschreibbar ist, so
läßt sich dies schon als ein si-

cheres Kriterium für Avantgar-
dismus ansehen, auch wenn
ausnahmsweise der Premieren-
applaus schwache Proteste
völlig in den Schatten stellte.
Provozierend ist fast alles an
dieser Produktion: Die Musik
verwendet die bei Steve Reich
und Terry Riley vorgebildete
additive Kompositionstechnik.
Deren scheinbar endlose Repe-
titionen erzeugen beim Hörer,
welcher die subtilen, unter der
Wahrnehmungsschwelle sich
vollziehenden Veränderungen
der „Pattern" nicht als wesent-
lich erkennt, profunde Wider-
stände, die erst infolge resigna-
tiver Anpassung schwinden, bis
auf dem Wege des Aha-Effekts

Protagonisten der Woche für zeitgenössische Musik in Budapest: die Sopranistin Adrienne Csengery und die
Komponisten Läszlö Vidovszky und György Kurtäg

die Übereinstimmung mit dem
Sujet begriffen wird. Schließ-
lich wählte Philip Glass als ex-
tremste Form der Selbstver-
wirklichung den radikalen
Bruch mit den meisten musika-
lischen Wertvorstellungen:
„Die Idee der additiven Struk-
tur, die ich in meiner Musik ent-
wickelte, entstammt der rhyth-
mischen Struktur der indischen
Musik, aber meine Musik klingt
ganz anders."

Zur indischen Musik bestehen
nur mehr gedachte Gemein-
samkeiten; es wäre falsch, diese
als Anlaß für die Beziehung von
Wort und Musik in der Oper
über den indischen Heros
Gandhi zu vermuten. Denn die
Musik von Philip Glass ist keine
Illustration der Handlung, sie
ist nicht „Vertonung" des Tex-
tes (Auszüge aus Bhagavadgi-
ta), der unübersetzt im Sanskrit
gesungen wird. Die Musik hat
auch nichts von Programmusik,
sondern sie fungiert nur als ei-
nes der konstituierenden Ele-
mente eines Environments und
steht in dieser Einheit als Die-
nerin untrennbar neben den
Bildern, neben dem Text, ne-
ben der Handlung. Die Ele-
mente ergeben erst zusammen-
genommen die Aussage, diese
wiederum ist identisch mit dem
Leitgedanken der Worte und
Handlungen Mahatma Gan-
dhis, mit „Satyagraha", was so-
viel heißt wie „Festhalten an
der Wahrheit". Die Aktualität
der politischen und ethischen
Aussage des Werks springt in
die Augen: Nicht Passivität
oder Widerstand, sondern Ge-
waltfreiheit und Aktion bein-
haltet „Satyagraha". Die De-
monstration als solche ist eine
Pervertierung der Lehre Gan-
dhis, ist Verkürzung, kein Weg
seiner politischen Klugheit.
Aber die Stuttgarter Auffüh-
rung mündete nicht, wie es bei
einem Lehr- oder Agitprop-
Stück der Fall gewesen wäre, in
eine widerspruchsfreie Huldi-
gung an Gandhi, sondern stellte
mit der Entrückung der Haupt-
figur im 3. Akt auch deren Ent-
fremdung von den Massen dar.
Im Textbuch wird der Tod
Gandhis als Ankündigung der
Wiedergeburt verstanden, in
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Achim Freyers Regie bild ent-
schwindet er in den Himmel,
die Blutströme reißen ab, die
ihn mit den Dämonen dieser
Erde verbanden, doch im Pro-
grammheft wird die letzte
Phase von Gandhis Kampf, de-
ren Mittel der Hungerstreik
war, als Einzelgängertum und
damit als fehlerhaft kritisiert:
„Er wurde in die Rolle des Hei-
ligen gedrängt, dessen Beispiel
erbaut, aber nicht verpflichtet.
Damit wurde seine Wahrheit
immer mehr zu einer nur auf
ihn bezogenen Wahrheit." Aus

reitschaft einschlägt, oder wenn
Gandhi den Weg durch einen
Eisblock versperrt findet und
durch Geduld und Gewaltfrei-
heit das Hindernis schmilzt —
erlauben dem Betrachter ein
hohes Maß an Identifikation
und Mitleiden.
Daß auch Minimal Music der
Klangphantasie und dem En-
gagement des Dirigenten viel
verdankt, bewies die überzeu-
gende musikalische Leitung
von Dennis Russell Davies. Mit
dem theatralischen Environ-
ment erschließen die Württem-

Szenenbild aus „Satyagraha" in einer Inszenierung von Achim Freier

dieser Kritik heraus versteht
sich der Vorzug der Wahrheit,
den Freyers Inszenierung ge-
genüber der auf den histori-
schen Gandhi bezogenen Ur-
aufführung des Werks in Rot-
terdam 1980 in Anspruch neh-
men darf. Freyers Bilder - z. B.
der von der Bühne ins Publi-
kum führende „leuchtende
Weg", den Gandhi als Straße
der Wahrheit erkennt, den er
voller kämpferischer Opferbe-
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bergischen Staatstheater der
Oper womöglich ein neues Pu-
blikum — noch verdienstvoller
aber ist der Denkanstoß in
Richtung der Philosophie Gan-
dhis und seiner Theorie politi-
scher Aktionen, wodurch der
verbreiteten Bereitschaft zum
Engagement vernünftigere An-
leitungen zum Handeln ver-
mittelt werden als irgendwo
sonst heutzutage.

Helmut Haack

„Preußen" — monumental

31. Berliner
Festwochen 1981

Die Berliner Festwochen, die
voriges Jahr zum 31. Mal statt-
fanden, wollen mehr sein als
Festivals vergleichbarer Größe.
Es sollen eben nicht nur musi-
kalische Ereignisse, Theater-
aufführungen, Vorträge, Aus-
stellungen, Lesungen, Diskus-
sionen und andere künstleri-
sche Begebenheiten aneinan-
dergereiht werden. Durch das
Großangebot an Kultur zieht
sich als Thema ein mehr oder
minder fest gestrickter roter
Faden.
Im vorigen Jahr, dem Preu-
ßen-Jahr 1981, hatte man mit
„Preußen" ohne große Mühe
das Thema der Festwochen ge-
funden. Auf den Besucher
prasselte Anschauungsmaterial
(zum Hören, Sehen, Lesen, Er-
leben) in vielfältiger Weise ein;
mit deutsch-preußischer
Gründlichkeit ging man Preu-
ßen und seinem kulturellen
Erbe zu Leibe. Die Absicht zur
Vollständigkeit und Genauig-
keit trieb freilich kuriose Blü-
ten. Denn neben Künstlern
oder Gelehrten, die man nun
wirklich Preußen zurechnen
darf, wurden flugs auch jene für
Preußen reklamiert, die nur ei-
nige Tage hier zugebracht hat-
ten. Bisweilen hatte die Preu-
ßen-Manie schon groteske
Züge.
Musikalisch gab das diesjährige
Thema einiges her. Preußen
kann immerhin mit einer Reihe
von bedeutenden Musikern
aufwarten: Friedrich dem Gro-
ßen, Prinz Louis Ferdinand,
Quantz, Fasch, Marpurg, Kirn-
berger, Hiller, Zelter, Rei-
chardt, Spontini, Gluck, Jo-
hann Sebastian Bach und sei-
nem Sohn Carl Philip Emanuel,
E.T. A. Hoffmann, Graun, spä-
ter Mendelssohn - um nur ei-
nige Namen zu nennen. Doch
steht der Quantität nicht immer
ebenbürtig die Qualität oder
Originalität gegenüber. Nicht
jede musikalische „Ausgra-

bung" ist hörenswert. Hier
scheinen die Programmplaner
die Neugierde, den Wissens-
durst des Publikums doch über-
schätzt zu haben. Was freilich
unter dem Thema Preußen ge-
lang, war die Präsentation eini-
ger Werke des Prinzen Louis
Ferdinand, keines nur prinzli-
chen oder gar dilettierenden
Komponisten, das Bekanntma-
chen mit hörenswerten, sonst
aber so gut wie nie aufgeführten
Werken, schließlich auch eine
kleine Mendelssohn-Werk-
schau (mit „Elias", „Lobge-
sang" neben bekannteren und
auch sonst das Jahr über ge-
spielten Werken). Was einen
besonderen Reiz der Festwo-
chen ausmachte, war das große
Aufgebot an in Berlin lebenden
Musikern. In den „preußischen
Soireen", die je nach Gunst der
Stunde ganz unterschiedlich
besucht waren, hörte man den
Soloflötisten des Radio-Sinfo-
nie-Orchesters Berlin, Karl-
Bernhard Sebon, einen wahren
„Hexenmeister" auf der Flöte.
Sein philharmonischer Kollege
Karlheinz Zöller musizierte mit
dem Cembalisten Waldemar
Döling. Konzerte gaben das
Berliner Göbel-Trio (Horst
Göbel, Hans Maile, Rene Fo-
rest), Ute Frühhaber mit
Hanna und Georg Donderer,
Don Franklin und Niklas Trü-
stedt; Dietrich Fischer-Dies-
kau, von Aribert Reimann am
Hammerflügel begleitet, begei-
sterte mit unbekannteren Lie-
dern des 19. Jahrhunderts.
Kammermusik spielten das
Philharmonische Duo, die
Philharmonischen Solisten, das
Brandis-Quartett und das
Kreuzberger Streichquartett
(mit einem besonders interes-
santen zeitgenössischen Pro-
gramm). Die Deutsche Oper
konnte mit einer Sonderveran-
staltung „Aus Preußen - Musik
für das Theater" allenfalls ei-
nen Achtungserfolg erzielen,

hier machte das Publikum
schlicht nicht mit. In den Kon-
zerten der Berliner Philharmo-
niker oder des Radio-Sinfo-
nie-Orchesters Berlin war das
Thema entweder mühelos inte-
griert oder wurde erst gar nicht
als Ziel angestrebt.
In der Philharmonie war man
Zeuge eines erstaunlichen De-
filees bedeutender Pianisten -
Vladimir Ashkenazy (mit
Schumann sehr überzeugend),
Ivo Pogqrelich (umstritten,
aber sehr fesselnd beispiels-
weise in Beethovens letzter
Klaviersonate), Alexis Weis-
senberg (mit einer von Hektik
und Manieriertheit gezeichne-
ten Deutung der „Goldberg-
Variationen" von Bach) sowie
Maurizio Pollini (der am ehe-
sten als Interpret von Liszt und
Bartök überzeugte). Neben
dem Ensemble „Musica Anti-
qua Köln" gastierte der Wiener
Concentus Musicus mit unge-
wöhnlichen Interpretationen
der Brandenburgischen Kon-
zerte von Bach. Höhepunkte
der Festwochen waren die in-
spirierte Aufführung des Men-
delssohnschen „Elias" mit der

Gächinger Kantorei und dem
Radio-Sinfonie-Orchester

Stuttgart unter Helmuth Ril-
ling, auch die beiden Konzerte,
die der junge Italiener Riccardo
Chailly leitete (Berliner Phil-
harmoniker, Junge Deutsche
Philharmonie). Am Ende fei-
erte man dann begeistert Sergiu
Celibidache und die Münchner
Philharmoniker nach einer au-
ßerordentlichen Aufführung
von Bruckners neunter Sinfo-
nie.
Das Programm der letztjähri-
gen Berliner Festwochen war
schon monumental, mit und
ohne Thema „Preußen". Die
Planer sollten aber nun inne-
halten, die Überfülle behutsam
reduzieren, Grenzen abstek-
ken. Rahmenthemen haben
sich zwar bewährt, sollten aber
zukünftig - anders als im vori-
gen Jahr - unverkrampfter be-
rücksichtigt werden. Das Pro-
gramm des Jahres 1982 scheint
indes schon heute gerettet. Im
Mittelpunkt der 32. Festwo-
chen wird das Werk von Gustav
Mahler stehen.

Helge Grünewald

Das Berliner Göbel-Trio musizierte während der
31. Berliner Festwochen Werke des Prinzen

-TT Louis Ferdinand von Preußen
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