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Kostümierte Kunst-Welt, zahme Raubtiergesellschaft

Götz Friedrich
inszenierte

die komplettierte „Lulu
in Berlin

Ein gewagtes, ehrgeiziges Un-
ternehmen: Götz Friedrich in-
szenierte zum dritten Mal die
von Friedrich Cerha komplet-
tierte dreiaktige „Lulu" von
Alban Berg. Nachdem er in
Zürich den „Zirkus Mensch" in
den Vordergrund gestellt, sich
in London um die „Psychologie
der Rollenbeziehungen" be-
müht hatte, wollte er in seiner

Für seine vorgeblich psycholo-
gische Deutung bemüht Fried-
rich nicht, wie es naheliegen
könnte und in seiner Inszenie-
rung zum Teil geschehen, die
psychiatrische Klinik, sondern
die Menagerie. Die Bühne gibt
den Blick frei auf einen
Menschheitszirkus mit ausge-
stopftem Tiger, einem Dino-
saurier-Skelett, einer kargen

warum beherrscht, wer von
wem und wie manipuliert wird,
das wird nicht recht klar. Eines
allerdings wird deutlich. Die
Männer sind einmal nicht Op-
fer der Lulu, sondern Lulu wird
zum Opfer der Männer, die sie
begehren, als Geliebte, Re-
nommierstück, Frau oder
Nutte.
Götz Friedrich kann mit seiner
Bühnenmenagerie durchaus
die dekadente Kunstwelt einer
bestimmten Bürgerlichkeit zei-
gen. Das unterstützt das Sze-
nenbild von Andreas Rein-
hardt. Es verweist mit kühlen
Interieurs (Maleratelier,
Wohnraum) auf Entfremdung
und Künstlichkeit, mit seinen
grell-bizarren Momenten (glit-
zernde Nachtklubatmosphäre)
auf eine Scheinwelt, erzeugt
grabesartige Kühle mit dem
schwarzverhangenen Salon des

Die Menagerie als Menschheitszirkus, als „anthropologisches Museum"

Berliner Inszenierung nun auf
die „Pathologie des Psychi-
schen" zielen. Dies ist keine
neue Absicht, zumal nicht in
einer Zeit, in der es zur modi-
schen Attitüde geworden ist,
von Psychopathologie, kran-
ken Seelen und Wahnsinn zu
reden, in der es aber zugleich
um die Erhellung solcher Phä-
nomene gehen müßte.
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Mondlandschaft. In einem „an-
thropologischen Museum"
wird hier die Spezies Mensch in
gewissermaßen archetypisch-
universalen Verhaltensweisen
vorgeführt: mit ihren Leiden-
schaften und Emotionen, mit
Lust, Liebe und Haß, Gier und
Beherrschtwerden, Demüti-
gung, Mord und Totschlag.
Doch wer hier wen, wie und

Dr. Schön. Im dritten Akt ver-
liert es sich dann jedoch bei
allem einleuchtenden Hang zu
Phantasie. Im Paris-Bild sieht
man neben Accessoires des
Mondänen eine beleuchtete
Eiffelturmminiatur und Wasch-
becken wie in Pissoirs, tote Tie-
re und Särge. Mit jeglicher No-
blesse ist es aus im London-Bild
der Schlußszene. Hier sieht

man eine karge „Endspiel-
Szenerie mit Mülltonnen, To-
dessymbolen, einem Verschlag
und einem Tannenbaum - Sym-
bole für den Dreck, zu dem
freilich Lulus Freier nicht her-
ab-, sondern hinaufsteigen
müssen.
Der Künstlichkeit der Bühnen-
Welt entspricht die oft eigen-
tümlich blasse Zeichnung der
handelnden Personen. Sie wir-
ken dann mehr wie Marionet-
ten, wie Menschen am unsicht-
baren Draht denn lebendige
Wesen. Dies gilt vor allem für
Karan Armstrong in der Titel-
partie. Götz Friedrich will Lulu
als Inkarnation des femininen
Eros, als eine Art Schwester
des Don Giovanni vorführen,
jedenfalls als Frau, die den
maskulinen Eros entlarven, ty-
pisieren soll. Das aber gelingt
gerade nicht, auch weil Karan
Armstrong ihre Rolle schau-
spielerisch über- und sänge-
risch unterzeichnet. Diese Lulu
ist weder Kindfrau noch mon-
dänes Weib, noch Schlange, sie
hat wenig Sinnlichkeit oder Be-
gehrlichkeit, dafür fast durch-
weg etwas Billiges. Daß sie die
Männer verführerisch reizen,
in Sinnlichkeit verbrennen und
zugleich ängstigen soll, kann
man einfach nicht glauben.
Hier wird im übrigen - wenn
Lulu die Männer zwar gymna-
stisch gekonnt, aber doch mit
stumpfen Waffen umgarnt -
Erotik mit hysterischer Aufge-
regtheit verwechselt, wird man

zum Betrachter von schon wie-
der pornographisch zu nennen-
den Szenen. Schwer wiegen au-
ßerdem gesangliche Mängel. In
der Höhe steigt Frau Arm-
strong manchmal schlichtweg
aus, oder ihre Stimme hat eine
spitze Schärfe; der Artistik ih-
rer Körperbeherrschung ent-
spricht nicht die der Stimmfüh-
rung. Ebenso bleibt weitge-
hend die Verständlichkeit auf
der Strecke. Im gesprochenen
Dialog wird der englische Ak-
zent zu deutlich vernehmbar -
eine Fehlleistung, die sicher zu
verhindern wäre.
Überzeugender sind da die Lei-
stungen anderer Darsteller:
Günther Reich gibt sowohl
dem ambivalenten Dr. Schön
wie dem Lustmörder Jack the
Ripper gestalterisches und ge-
sangliches Profil. Brigitte Fass-
baender verkörpert die Gräfin
Geschwitz, Lulus lesbische
Freundin, mit Noblesse und
Zurückhaltung, aber auch ei-
ner gewissen Leidenschaft.
Ivan Sardi zeichnet das Fakto-
tum Schigolch als eigenartigen,
verschlagenen Kauz, des-
sen Herkunft unbekannt bleibt,
gesanglich großartig, verwei-
gert der Figur aber jene Züge
von Altersgeilheit, die sie ei-
gentlich haben müßte. Horst
Laubenthal bleibt in der Rolle
des Malers insgesamt zu blaß,
Ryszard Karczynowski findet
erst allmählich zu einer über-
zeugenden Zeichnung des Ai-
wa Schön. Manfred Röhrl

Schaurig-schöne, düstere Bühnenbilder: Verdis „Macbeth" in der Wiener Neuinszenierung von Peter Wood

Karge „Endspiel"-Szenerie im 3. Akt: Günter
(Lulu)

Reich (Jack the Ripper) und Karan Armstrong

machte gute Figur als Tierbän-
diger, Gerd Feldhoff ist ein
starker Athlet, Donald Grobe
wirkt als Diener wie als Mäd-
chenhändler. Das große Ereig-
nis dieser Premiere ist die musi-
kalische Inszenierung. Wie das
Orchester der Deutschen Oper
unter Jesus Lopez Cobos prä-
sent, aufmerksam, gespannt,
konzentriert und sensibel musi-
ziert, das verdient höchste An-
erkennung. Hier werden die
Farben der Partitur deutlich,
kommen die tänzerischen Mo-
mente zum Tragen. Dem Or-
chester gelingen auch einige au-
ßerordentliche Klangwirkun-
gen (etwa fahles sul ponticello
der Streicher). Dabei setzt Lo-
pez Cobos mehr auf Kantile-
ne, auf weiche Linien, wählt
einen von der Romantik kom-
menden Ton und keine primär
strukturelle Darstellung.
Götz Friedrichs dritte Inszenie-
rung der kompletten „Lulu" -
diesmal am eigenen Hause - ist
ein zwiespältiges Unterneh-
men, allenfalls eine Annähe-
rung an die Rätsel des Sujets
und des Stückes. Nach wie vor
gilt abgewandelt der Satz des
Aiwa: „Über diese Person (Lu-
lu nämlich) läßt sich eine inter-
essante Oper schreiben" - und
inszenieren! Helge Grünewald

Favorit der Opern-Derwische

Wiener Staatsoper:
Verdis „Macbeth

Nach langer Zeit wieder ein
großer, einmütiger Erfolg für
die Wiener Oper: Verdis „Mac-
beth"; Inszenierung: Peter
Wood, Dirigent: Giuseppe Si-
nopoli. Das Werk kam in neu-
er, von Fehlern gereinigter Fas-
sung und ungekürzt zur Auf-
führung, einzig die Ballettmu-
sik wurde weggelassen. Ein
merkwürdiges Zeitzeichen,
daß die „ausgefallenen"
Opernwerke wie „Attila" oder
„Macbeth" in Wien so starken
Effekt machen, während es mit
den altberühmten Repertoire-
stücken meistens große Proble-
me gibt. (Daß eine so „lebens-
wichtige" Oper wie „Aida"
während der gesamten Direk-
tionszeit Egon Seefehlners
nicht auf dem Spielplan steht,
sagt eigentlich alles.)
„Macbeth", dieses lange unter-
schätzt gebliebene Frühwerk
Verdis, wurde in jener speziel-
len Manier auf die Bühne ge-
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bracht, die man von englischen
Shakespeare-Aufführungen
her kennt: schaurig-schöne, dü-
stere Bühnenbilder, prunkvolle
Kostüme. Die Szenen fließen
geradezu „filmisch" ineinan-
der, die Tableaus sind von star-
ker bildhafter Wirkung. Aller-
dings kommt die psychologi-
sche Seite der Tragödie in die-
ser Inszenierung nicht genü-
gend zum Vorschein. Höhe-
punkte der Oper, wie etwa die
Szenen am Festbankett oder
Macbeth' Befragung der He-
xen, gehen wirkungslos vor-
über. Dies hängt wohl auch mit
der Besetzung der Titelpartie
zusammen. Renato Bruson be-
sitzt zwar eine überaus wohltö-
nende Baritonstimme, doch
seine darstellerischen Gaben
sind - milde ausgedrückt - sehr
begrenzt. (Brusons Wiener
Rollen-Vorgänger Sherrill Mil-
nes und Kostas Paskalis waren
im Schauspielerischen viel stär-
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ker, viel packender.) Ein ganz
konträrer Fall: Mara Zampieri
als Lady Macbeth. Die junge
Sopranistin mit der durchdrin-
genden Schwert-Stimme stürzt
sich gleichsam zähneflet-
schend, wie eine Wölfin auf
diese mörderische Partie. Ihr
Fortissimo dringt mit der
Macht von Wasserwerfern auf
den Hörer ein. Dieser scho-
nungslose Einsatz imponiert,
damit reißt sie das Publikum
mit. Für die Schallplatte dürfte
ihr im Grunde unschönes und
rohes Organ kaum zu gebrau-
chen sein. Luxuriös besetzt die
kleineren Partien: Nicolai
Ghiaurov (Banquo), Peter
Dvorsky (Macduff).
Stürmischer Jubel für Giuseppe
Sinopoli. Wie bereits beim „ At-
tila" erwies er sich auch diesmal
als feinfühliger Verdi-Inter-
pret. Er läßt das Orchester in
breitem, schwelgerischem Zeit-
maß „singen" und behält die
Musiker (weniger das Bühnen-
personal) unter wacher Kon-
trolle. Wiens Opern-Derwische
haben Sinopoli zu ihrem Diri-
genten-Favoriten erkoren.

Clemens Höslinger

Parsifal als Pazifist

Rolf Liebermanns
Opernregiedebüt

in Genf
Links und rechts Schuttwälle
aus Altgold und Dreck, quel-
lende Formen abgestorbenen
Lebens, zusammengeklumpt
mit technischem Schrott: eine
Szene aus einem Fantasy-Film?
Ein kaputtes Phantasien, in
dem die „unendliche Geschich-
te" zu einem abrupten Schluß
gekommen ist? Mittelalter oder
Science-Fiction? In jedem Fall
das - von Petrika Ionesco ent-
worfene - Bühnenbild zu einer
Neuinszenierung des „Parsi-
fal", mit der Rolf Liebermann
im fernen Genf am Grand
Theätre sein spätes Opernre-
giedebüt gegeben hat.
Wer nicht im Programmheft
nach der Auflösung sucht (dort
ist Liebermanns^ Aufsatz erklä-
rend überschrieben „Parsifal

apres Hiroshima"), der weiß
spätestens nach der Verwand-
lung Bescheid. Da läßt Lieber-
mann auf den Zwischenvor-
hang bekannte Bilder des
Grauens projizieren: Hiroshi-
ma nach dem Bombenabwurf,
aber auch Kriegsgreuel aus
Vietnam - schon „klassisch"
gewordene Chiffren des Ent-
setzens. Wenn der Vorhang da-
nach wieder hochgeht, ist das
Bühnenbild um die umgestürz-
ten Reste einer gotischen Ka-
thedrale bereichert: Spitzbo-
gentrümmer als Hinweis, daß
die Katastrophe auch Montsal-
vat nicht verschont hat, daß
auch die Burg geborsten ist. Da
gleicht die Enthüllung des
Grals, der in einem avantgardi-
stischen Thermosbehälter (ei-

Die atomare Kata-
strophe überlebt:
Kundry (Yvonne
Minton), Parsifal
(Siegfried Jerusa-
lem) und Gurne-
manz (Peter Me-
ven). Für die Aus-
stattung von Rolf
Liebermanns „Par-
sifal" -Neuinszenie-
rung zeichnete Petri-
ka Ionesco verant-
wortlich

ner futuristischen Essen-auf-
Rädern-Organisation?) aufbe-
wahrt wird, denn auch dem
Aufteilen einer Notration.
In dieser offenbar atomar ver-
seuchten Welt schöpft aber
Kundry (eine Punk-Lady mit
partiellem Haarausfall) unge-
niert Wasser aus der Quelle,
um Parsifal damit zu erfrischen.
Dem scheint man die Attacke
auf den - nicht gezeigten -
Schwan deshalb so übelzuneh-
men, weil Schwäne anschei-
nend die einzigen Mit-Lebewe-
sen sind.
Da darf Klingsor, der in einer
Art Kommandostand haust, zu
den ersten Klängen des zweiten
Aufzugs denn auch in Großauf-
nahme, aber stumm, hohnla-
chen. Dessen Zaubergarten hat
Liebermann kräftig gerodet:
Statt der Blumenmädchen gibt
es ein halbnacktes, aber ge-
schmackvoll agierendes Tanz-
paar als Verkörperung des
Fleischlichen zu sehen. Parsi-
fal, der ja auch die Atomkata-
strophe unbeschadet überstan-
den hat, wird davon aber sicht-
lich ebensowenig beeindruckt,
wie von den psychedelisch ein-
gefärbten Zeichentrickfilmen
(von Christophe Vallaux), die
an den Spiegelwänden vom
Blühen und vom Welken
künden.
Der Speer, um den es geht,
scheint als blinkende Hauptsi-
cherung in Klingsors Laser-
Feuerzauber zu fungieren -
nachdem Parsifal ihn kurzent-
schlossen herausgenommen
hat, erlöschen Klingsors Lich-
ter. Und der recht unhandliche
Speer liefert auch noch die
Pointe des an Einfällen durch-
aus reichen, aber an stringenter
Personenführung (nicht nur des
Chores) armen Opernabends.
Nachdem Parsifal, im grobge-
strickten Mantel wie ein Coco-
Chanel-Ritter anzusehen, mit
der Waffe Amfortas' Wunde
geschlossen hat, zerbricht er
die Waffe: der Heilsbringer als
Pazifist. Doch es blieb bei der
Premiere bei der Absicht - der
Speer brach nicht, wo und wie
er sollte (und wurde nur leicht
lädiert zur Seite gelegt). Tücke
des Objekts oder Eingriff des
Genfer Genius loci? Die Abrü-
stungsverhandlungen kommen
dort ja auch nicht recht voran.
Liebermann gibt sich mit die-
sem Symbolismus noch nicht

„Das fängt ja gut an", mein-
ten wir vor einem halben

Jahr, als unsere neuen
Quinto-Boxen gleich beim

Erscheinen ihren ersten Test
gewannen. Seither haben

die Neuen weitere 6 (sechs!)
Test-Erfolge errungen:

Klang — sehr gut, urteilte
Stereoplay über die Quinto
530. Die Quinto 540 domi-

nierte lin Heft 10/81 von
Audio) bei der Verfärbungs-
freiheit, in der Tiefe der ßaß-

wiedergabe und im Auflö-
sungsvermögen vor ollem in

den Höhen. Sehr gute Preis-
Qualitätsrelation beschei-

nigte die HiFi-Stereophonie
der ganzen Quinto-Serie,

und die Quinto 540 gewann
einen Vergleichstest in dieser

Zeitschrift eindeutig als die
HiFi-tüchtigste ßox des Feldes.
FonoForum fand diese Box
einen sehr gelungenen Laut-

sprecher, dessen Impuls-
sauberkeit . . . von keinem der

Konkurrenten erreicht wurde.
Schließlich ging im Februar-

heft von Stereoplay die
Quinto 540 als besonders
verfärbungsarm und noch
etwas transparenter (als die
Mitbewerber) durchs Ziel.

Quinto 540:100/150 Watt.
Quinto 530: 80/120 Watt.
Quinto 520: 65/100 Watt.
Quinto 510: 50/80 Watt.
Immer wieder Beste in Tests.

Canton Elektronik GmbH+Co
Postfach 1240
D-6390 Usingen im Taunus

Österreich:
Nivoton Handelsges. mbH
Testarellogasse 24/2/13
A-1130 Wien

Schweiz:
APCOAG, Schörli-Hus .
CH-8600 Dübendorf
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zufrieden. Der Raum erweitert
sich um den Spiegelsaal Kling-
sors, nur leuchten jetzt auf al-
len Glasflächen Motive aus Kir-
chenfenstern auf, blühen die
Rosetten der Kathedralen von
Chartres oder Reims. Parsifal
selbst aber trägt den Gral nach
hinten, hinaus in die Welt: Er-
lösung für alle?
Kein Zweifel, Rolf Lieber-
mann hat aufgepaßt in all den
Jahren, in denen er als Inten-
dant in Hamburg und Paris er-
fahrene und geniale Regisseure
beschäftigt hat. Er weiß um
aktuelle Bühnenmittel, um die
Wirkung eines prägnanten vi-
suellen Einfalls - und daß ein
prominentes Starensemble vie-
les auffängt. So hat das Grand
Theätre de Geneve für seine
Staggione-Aufführungen
(Fernsehübertragung inbegrif-
fen) ein renommiertes Kurz-
zeit-Ensemble versammelt:
Yvonne Minton (eine nach-
drückliche Kundry), Siegfried
Jerusalem (ein sehr jugendli-
cher Parsifal - der aber bei
einigen Vorstellungen von Jon
Vickers abgelöst wird), Peter
Meven (ein ausgeglichener
Gurnemanz), Franz Mazura
(glänzender Klingsor), Kurt
Rydl (der den Titurel aus dem
Orchestergraben heraus singen
mußte) und Tom Krause, der
als Amfortas von gelegentli-
chen theatralischen Anfällen
gebeutelt wird.
Horst Stein, der den „Parsifal"
auch schon unter Liebermanns
Intendanz in Paris herausge-
bracht hat (damals führte Ever-
ding Regie), leitete das solide,

' aber gelegentlich überan-
strengte Orchestre de la Suisse
Romande zu sauberem, aber
nicht immer ganz inspiriertem
Spiel an. Offen blieb am Schluß
dieser bildkräftigen, aber auch
widersprüchlichen Inszenie-
rung, ob dem nun 71jährigen
Rolf Liebermann einfach ein-
mal die Finger gejuckt haben,
es selbst (und vielleicht besser)
zu machen. Oder ob er dem
Genfer Intendanten Hugues R.
Gall, der in Paris einst seine
„rechte Hand" war, einen Ge-
fallen tun wollte. Ob er damit
auch sich und dem Werk einen
Gefallen erwies, bezweifelten
jedenfalls etliche Genfer Pre-
mierenbesucher: sie buhten ihn

Ein Altmeister am Beckstein

Jorge Bolet
in europäischen

Konzertsälen

aus.

16

Rainer Wagner

Es gibt keinen triftigen Grund,
neben den renommierten Kon-
zertflügeln der Firmen Stein-
way und Bösendorfer nicht
auch andere Instrumente zu
dulden. Ein funktionsfähiger,
gepflegter Bechstein, auf dem
der Pianist Jorge Bolet Ende
Februar im Großen Festspiel-
haus von Salzburg sein impo-
nierendes Können zeigte, dürf-
te auch weniger erfahrene Kon-
zertabonnenten davon über-
zeugt haben.
Die Bässe des Bechsteins, den
Bolet auf Reisen zu spielen
pflegt, kommen voll und klar
konturiert, die Mittellage um-
faßt ein samtenes Piano und ein
äußerst expansives Forte, im

Diskant bleiben die melodi-
schen Schaumkronen duftig
und resonanzreich.
Der aus Havanna stammende,
mittlerweile in New York
wohnhafte und als Nachfolger
von Rudolf Serkin am berühm-
ten Curtis Institut unterrichten-
de Jorge Bolet ist einer jener
Kundschafter, die seit Jahr-
zehnten unbeirrt ihren Weg ge-
hen, auch wenn die breite Öf-
fentlichkeit oder der Markt ver-
gleichsweise wenig Notiz von
ihm genommen haben. Bolet
fehlte es sicherlich an der ent-
scheidenden Unterstützung,
um zum „Weltstar" zu avancie-
ren. Womöglich konzertierte er
zeitlebens zu verantwortungs-

bewußt, entschied sich gegen
Glamour und flotte Sensation.
So taucht er in diesen Monaten
wie ein Relikt aus vergessenen
Klavierepochen auf, unterwirft
sich mit heiligem Ernst dem
Werk und gleitet dann ganz
allmählich in den Zustand pia-
nistischer Trance hinüber.
Sein Repertoire ähnelt dem der
vitalen Klavierspieler dieses
Jahrhunderts. Die Werke
Liszts und Rachmaninoffs ste-
hen ihm besonders nahe. Eine
Vorliebe hat er für alle Varian-
ten der „Bearbeitung" entwik-
kelt. Schallplatten bei RCA,
Decca, Christophorus oder Co-
losseum dokumentieren Ein-
satz für das Ungewohnte und
Risikobereitschaft, aber auch
Konzertmitschnitte tun dies
(etwa aus der Carnegie Hall).
Bolets jüngste Decca-Platte
(6.42644) enthält übrigens Max
Regers kapitale Telemann-Va-
riationen, die meines Wissens
seit Hugo Steurers Da Camera-
Aufnahme nicht mehr im deut-
schen Katalog waren.
In Salzburg stellte Bolet Liszts
„Ungarische Phantasie" und
Gershwin's "Rhapsody in
Blue" einander gegenüber, wo-
bei der Aspekt der „gehobenen
Unterhaltung" nur unter-
schwellig gestreift wurde.
Liszts Zigeuner-Hymnus ent-
faltet Bolet als vollgültiges
„Klavierkonzert". Improvisa-
torische Freiheiten, etwa in den
Sequenzen der bulligen Orche-
stertutti, gestattet er sich nicht.
Klangsinn und manuelle Be-
weglichkeit dieses Altmeisters
kommen sukzessive zum Vor-
schein, wenn der Lisztsche Kla-
viersatz luzid wird. Dezidier-
ter, männlicher und jubilieren-
der läßt sich das Finale mit
seinen Tonrepetitionen und
raffinierten Trillerrüschen
kaum vortragen. Bolet war be-
zeichnenderweise auch nach
dem Gershwin-Leckerbissen
nicht bereit, die massive Begei-
sterung im Saal mit einer Zuga-
be zu „dämpfen". Da müssen
sich die Salzburger wohl vorerst
auf Reisen begeben. Der Mün-
chener Mai-Termin bietet sich
an. Am 19. wird Bolet im Her-
kulessaal unter anderem auch
Schubert-Transkriptionen von
Franz Liszt spielen. Peter Cosse
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