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Mit überschießender Phantasie in Szene gesetzt

Achim Freyer inszeniert
Glucks „Orfeo" an der
Deutschen Oper Berlin

Zum Abschluß der Saison hatte
die Deutsche Oper Berlin ihre
interessanteste Premiere:
Glucks Oper „Orfeo ed Euridi-
ce", inszeniert und ausgestattet
von Achim Freyer, musikalisch
geleitet von Jesus Lopez Co-
bos. Freyer setzt die „Reformo-
per" mit außerordentlicher,
frei sich Bahn brechender,
manchmal überschießender
Phantasie in Szene. Seine Deu-
tung ist vor allem auf das Opti-
sche, ganz auf das Sehen ange-
legt. Sie läßt keine Leere in der
wenig dramatischen Handlung
aufkommen, über- oder ver-
spielt auch nicht die thematisch
wichtigen Momente des Zö-
gerns, Innehaltens, Nachden-
kens oder Suchens.
Jene Maximen des Opernrefor-
mers und „Orfeo"-Librettisten
Calzabigi, die Alfred Einstein
benannt hat, nämlich den
Kampf gegen ein (modern ge-
sprochen) „happy end" und
den Grundsatz, die Handlung
der Oper in Bildern zu entwik-
keln, setzt der Maler und Büh-
nenbildner Achim Freyer buch-
stäblich um. Man sieht eine Art
Guckkastenbühne, dunkelblau
mit roten Adern durchzogen,
als Metapher für die Innenwelt,
die Seele des Orpheus. Or-
pheus selbst, eine Mischung aus
Clown und Bajazzo in seinen
unförmigen Hosen, wird am
blauen Ariadne-Faden in die
Unterwelt und wieder zurück
geleitet. Der Hades kommt
hier buchstäblich nach oben mit
seinen fürchterlichen und mon-
strösen Geschöpfen, die an Bil-
der von Hieronymus Bosch und
Max Ernst erinnern: Atlas, der
die Weltkugel wälzt, Tantalus
in seinen Qualen, der Höllen-
hund, die Danaustöchter und
Sisyphus - alle mit persistieren-
den Frustrationen beschäftigt.
Orpheus durchquert dies Un-
terweltlabyrinth, das zugleich
ein Teil seiner Seele ist, findet
den Weg zu einer lichten, buko-
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lischen Welt, dem Elysium, wo
Ruhe und Frieden herrschen.
Doch erst, wenn sich der
Schleier hebt, findet er zur Ge-
liebten zurück. Auf buchstäb-
lich schwankendem Boden ge-
hen Orpheus und Euridice zu-
rück, Orpheus dabei in großen
Qualen, denn er darf ja Euridi-
ce nicht anschauen. Wenn er es
am Ende doch tut, dann riskiert
er den Tod um den Preis des
Lebens. Im Schlußbild demon-
strieren Gaukler und Komö-
dianten den guten Abschluß

der Geschichte.
Freyer Choreographien seine
Figuren mit außerordentlichem
Geschick, schafft distanzieren-
de Entfremdung durch die gele-
gentliche Aufspaltung in Pan-
tomimen und Sänger, hält sich
dabei immer relativ streng an
den Mythos, demzufolge Orfeo
ja in die eigene Kunst mehr
verliebt war als in Euridice.
Manchmal steht der Maler und
Ausstatter Freyer dem Regis-
seur Freyer im Wege, kommt
dem Zuschauer doch mit dem
ausgestreckten Zeigefinger,
bekommen die ausladenden
Bilderfolgen mit ihren Allego-
rien und Rätseln didaktisch-be-
lehrende Züge und nehmen
dem Beobachter etwas von sei-
ner Phantasie. Der schwarze
Vogel im Vorspiel schlägt eini-
ge Male mit den Flügeln, ehe
der Liebesgott aus dem Ei
schlüpfen kann; Euridice zieht
die Schlange, die sie tötet, hin-

Florence Quivar (Orfeo) und Helen Donath (Euridice)

ter sich her; Amor erscheint als
schwebender Liebesengel mit
blauen Haaren, von Glühbir-
nen illuminiert wie der „elektri-
sche Reiter" (in Sidney Pol-
lacks gleichnamigen Film); das
Elysium ist eine schon zu schö-
ne Welt mit seinen schweben-
den „Zauberflöten"-Knaben,
einem echten Pony, mit seinem
mild-hellen Licht. Solche Mo-
mente sind gewagt. Freyer in-
des faßt sich immer wieder, so
daß die Inszenierung nicht in
Kunstgewerbe oder Kitsch ab-
rutscht.

Gegenüber der Bildgewalt der
Inszenierung hat die Musik es
nicht leicht, sich durchzuset-
zen. Jesus Lopez Cobos, der
die Wiener Fassung des „Or-
feo" spielen läßt, hat mit dem
Orchester der Deutschen Oper
außerordentlich geprobt. Man
hört einen kammermusikali-
schen, homogenen und trans-
parenten Klang. Allerdings
hält sich das Orchester vielfach
sehr zurück, wirkt die musikali-
sche Inszenierung gegenüber
dem Bühnengeschehen zu vor-
sichtig. Eine gewisse Korrektur
bietet der Chor (wie immer von
Walther Hagen-Groll bestens
vorbereitet), der meist im Or-
chestergraben singt und sich so
„szenisch" sinnvoll einfügt.
Florence Quivar (Orfeo) singt
mit starkem, nicht zu großem
Ton, mit Ausdruckskraft, teils
mit ziemlichem Vibrato, führt
ihre Stimme sensibel und sehr
kultiviert, verweigert sich aber
großen dramatischen Ausbrü-
chen. Helen Donath als rotge-
wandete Euridice singt die Af-
fekte ihrer Rolle überzeugend
aus. Carol Malone wirkte nicht
nur szenisch (als schwebender
Amor in ein Korsettgestänge
eingezwängt) sondern auch
musikalisch etwas starr: wie ei-
ne Pop-Figur, die sich in eine
Passion von Bach verirrt hat.

Dennoch - es war die schönste,
aufregendste Premiere der
Spielzeit, eine diskussionswür-
dige Inszenierung von Glucks
„Orfeo", die natürlich einige
Ewiggestrige mit teils schon un-
flätigen Buh-Kanonaden gegen
den Regisseur bedachten. Götz
Friedrich kann das erste Kapi-
tel seiner „Regentschaft" an
der Deutschen Oper durchaus
als Plus verbuchen.

Helge Grünewald

Alte Musik vor einem großen Publikum

Commedia dell'arte und
Orlando di Lasso im Zentrum

der ersten Landshuter
Hofmusiktage

Ein Phänomen unserer Zeit ist
die Suche nach Auswegen aus
dem oft verkrusteten Gewohn-
ten. Das Interesse eines breiten
Publikums an alter Musik ist
ein Teil dieser Suche. Denn die
alte Musik setzt dem zuweilen
erstarrten Musikbetrieb ande-
res entgegen: ursprünglichere
Musik, fremdartige Instrumen-
te und Spiel - und Singtechni-
ken, leisere, aber nuancen-
reichere Töne. Die Aufführung
alter Musik ist häufig auch die
Inszenierung einer vergange-
nen Lebensform, der Einheit
von Musik und Leben.
Dieses Erlebnis stellten die
Landshuter Hofmusiktage in
den Mittelpunkt. Die Architek-
tur der Stadt ist dafür die ideale
Kulisse. Im Burghof der Traus-
nitz konnte eine Aufführung
von Vecchis Madrigalkomödie
„l'Amfiparnaso" durch das mu-
sikwissenschaftliche Institut
München unter R. Novotny ge-
sehen werden, im Rathau-
sprunksaal eine Commedia-
dell'arte-Inszenierung des Te-
atro aH'Avogaria, die von den
Commedia-Darstellungen in
der Trausnitz und Trojanos Be-
richt über die Commedia bei

der Münchner Fürstenhochzeit
1568 ausging und diese histori-
schen Elemente mit noch le-
bendiger Commedia-deirarte-
Tradition in Venedig verband.
Unter den Lasso-Aufführun-
gen beeindruckte insbesondere
die von H.-L. Hirsch und dem

Renaissance-Ensemble der
Monteverdi-Gesellschaft, Ve-
nedig. Südländisches Tempera-
ment der Sänger und eine be-
sondere stimmliche Gestal-
tung, die auf Hirschs Studien
von Berichten der Lasso-Zeit
beruht, ergaben einen Klang
von fremdartiger Süße und
Klarheit. Der Münchner Mo-
tettenchor unter R. Zöbeley
setzt dagegen die aus dem 19.
Jahrhundert erwachsenen Auf-
führungstraditionen fort. Hier-
bei zeigte sich, daß auch diese
überzeugend bei alter Musik
angewandt werden können.
Zöbeley stellt die Verwirkli-
chung der komplizierten kom-
positorischen Struktur von Las-
sos „Bußtränen" in den Mittel-
punkt. Diese letzte Komposi-
tion Lassos wurde in der Auf-
führung des Motettenchors zu
einem wahren Erlebnis großer
Vokalmusik.
Die Landshuter Hofmusiktage
zeigten einen Querschnitt der
alten Musik und ihrer heutigen
Aufführungsarten. Das BMW-
Kulturprogramm und sein Lei-
ter, Dr. Fischer, der Initiator
dieses Festivals, wollen in Zu-
kunft die Ausstrahlung der
Hofmusiktage auf ein breites
Publikum mit spezifischen mu-
sikgeschichtlich-programmati-
schen Schwerpunkten verbin-
den und so Landshut zu einem
Zentrum der Begegnung mit
alter Musik werden lassen.

Franzpeter Messmer

Herausforderung an Teilnehmer und Juroren

Der zweite
Geza-Anda-Concours

in Zürich
Zum zweiten Mal ist in Zürich
im Juni der Geza-Anda-Con-
cours für Pianisten abgehalten
worden. Der Wettbewerb wur-
de 1979 gegründet - um jungen
Künstlern den Einstieg in den
Konzertbetrieb zu erleichtern,
denn der erste Preisträger er-
hält, anstelle von Geld, die
Möglichkeit, mit namhaften
Orchestern zu konzertieren.
Diese Form der Auszeichnung
hat denn auch den Concours

von Anfang an attraktiv ge-
macht; selbst wenn er sich von
der Reputation und vom Profil
der Teilnehmer her (noch)
nicht mit den großen Veranstal-
tungen von Brüssel, Moskau
oder Warschau messen lassen
kann.
Ein inhaltliches Problem
kommt allerdings hinzu. Die
Pianisten haben sich in der
Wahl ihrer Pflichtstücke mehr
oder weniger ans Repertoire

von Geza Anda zu halten. Sie
haben sich also in musikalisch
schwierigen Werken durchzu-
setzen, können nicht mit Liszt-
Etüden glänzen, müssen Mo-
zarts Konzerte und Sonaten er-
forschen, sollen Brahms und
Beethoven ergründen. Solche
Beschränkung wird aber, er-
fahrungsgemäß, bei den mei-
sten jungen Künstlern zur
Schranke. Talente, die mit ei-
ner frühen Beethoven-Sonate
durchaus etwas anzufangen
wüßten, stoßen bei Opus 109 an
die Grenzen ihrer Gestaltung.
Daß dann ein Juror wie Nikita
Magaloff hier ebenfalls in
Schwierigkeiten geriete, hilft
ihnen nichts.

Der diesjährige Concours
brachte jedenfalls keine Er-
leuchtungen, obzwar das Ni-
veau fraglos höher lag als noch
vor drei Jahren. Dreißig Teil-
nehmer waren gekommen, in
verschiedenen Vorentschei-
dungen wurde ausgesondert,
am Ende, beim öffentlichen
Schlußkonzert, blieben noch
drei Kandidaten, die, mit dem
Tonhalle-Orchester unter Lei-
tung von Ferdinand Leitner,
ein Klavierkonzert aufzuführen
hatten. Der Franzose Laurent
Cabasso (Jahrgang 1961) nahm
sich Mozarts Es-Dur-Konzert
KV 271 vor; die Deutsche Hei-
drun Holtmann (1961) spielte
Chopins e-Moll-Konzert; der
Taiwaner Hung-Kuan Chen ex-
ponierte Brahms' B-Dur-Kon-
zert. Er, der 26jährige Schüler
von Alfons Kontarsky und An-
thony di Bonaventura, war
zweifellos der Begabteste - und
verfehlte dennoch den Sieg.

Denn die Jury (Antal Dorati,
Vladimir Ashkenazy, Eber-
hard Finke, Rudolf Firkusny,
Egil Härder, Nikita Magaloff,
Gerhard Wimberger) zeichnete
Heidrun Holtmann aus, die
schon vor drei Jahren ins Finale
vorgestoßen war, später auch
mit dem Tonhalle-Orchester
konzertierte und sich offenbar
nicht nur als Schülerin von Ma-
galoff Sympathien zu schaffen
verstanden hatte. Zweifellos
hat sie an Sicherheit und Ent-
schlußkraft gewonnen. Ihr ma-
nuelles Können wirkt fundier-
ter, überlegener als noch vor
drei Jahren. Was sie jedoch in
Chopins e-Moll-Konzert de-
monstrierte, war doch nur rudi-

13



FONO-FEUILLETON
FonoForum September 1982

Die Preisträger des Geza-Anda-Concours: Laurent Cabasso (3. Preis),
Heidrun Holtmann (1. Preis) und Hung-Kuan Chen (2. Preis)

mentäre Erfassung des forma-
len Verlaufs, war bloß Skizzie-
rung des Geschehens ohne
klanglichen Tiefgang und ohne
Bestimmtheit der Phrasierung.
Man mußte tatsächlich den
Eindruck gewinnen, daß bei
diesem romantisch verwinkel-
ten Konzert Heidrun Holt-
mann gleichsam Grenzwerte
ihrer physischen Präsenz er-
reichte. Die Begleitung der lin-
ken Hand blieb blaß, die fie-
bernden Ausschläge der
Durchführung des Kopfsatzes
waren etüdenhaft zurückge-
nommen, und selbst im langsa-
men Satz wurde das Spektrum
der Anschlagsfarben durch
merkwürdige Absenzen durch-
löchert. Die Jury (vorab der
Salzburger Wimberger) hielt
ihr jedoch ein stilgerechtes Mo-
zart-Spiel zugute - was immer
man darunter verstehen mag.
Heidrun Holtmanns „Sieger-
Zugabe" freilich ließ Zweifel
bezüglich ihrer Ausdruckspo-
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tenz um so mehr offen, als es
sich bei Chopins Des-Dur-Noc-
turne op. 27/2 ja um ein inti-
mes, fragiles, die physischen
Kräfte des Interpreten scho-
nendes Gebilde handelt. Mehr
als gelehrige Fleißarbeit wurde
nicht daraus.
Deshalb muß unverständlich
bleiben, weshalb der tempera-
mentvoll und zugleich umsich-
tig formulierende Chan nur auf
den zweiten Platz gelangte.
Chen erwies sich schon im Re-
zital der Vorrunde als immer-
hin ernst zu nehmender Analy-
tiker von Beethovens E-Dur-
Sonate op. 109, spielte Brahms'
Zyklus von Opus 118 insgesamt
mit abschätzender Ruhe und
beherrschte - wohl als einziger
Kandidat - Chopins Etüden op.
10 in manuell beeindruckender
Weise. Vor allem aber in
Brahms' B-Dur-Konzert brach-
te er das gewaltige musikalische
und technische Pensum auf ei-
ne Höhe des Horchens und

Antwortens, daß die Leistung
auch Brüssel oder Moskau wür-
dig gewesen wäre.
Cabasso, der Franzose, ver-
mochte in dem Mozart-Konzert
ein günstigeres Bild seiner Fer-
tigkeiten zu liefern, als dies die
Vorrunde erwarten ließ. Denn
da verstrickte sich der Pianist in
die stimmlichen Felder des Va-
riationensatzes von Beetho-
vens Opus 109, und in Schu-
manns „Carnaval" geriet ihm,
bei insgesamt schnellen Tempi,
das meiste nur freskenhaft,
probeweise hingeworfen.

Man wird also abwarten müs-
sen, wie und ob sich Heidrun
Holtmanns Talent noch kristal-
lisiert; wie und ob der Taiwaner
Chen sich dennoch zu profilie-
ren versteht; und wie der Con-
cours 1985 sich etabliert. Ein
Wettbewerb mit solchen Preis-
Versprechungen ist nicht über-
flüssig. Aber alles hängt davon
ab, wer daran teilnimmt und
wie über die Teilnehmer geur-
teilt wird. Insofern sind selbst
die Juroren in der Situation
einer Herausforderung.

Martin Meyer

Überlieferung als gelebte Gegenwart

Das Festival Traditioneller
Musik im Rahmen der

„Horizonte '82":
Lateinamerika in Berlin

„Traditionelle Musik" gehört
nicht in den Konzertsaal, son-
dern entweder in die Dorfge-
meinschaften oder, wenn sie
hinausgetragen wird, auf Stra-
ßen und Plätze: Sieht man von
diesem grundlegenden Wider-
spruch ab, so war das vom In-
ternationalen Institut für ver-
gleichende Musikstudien Ber-
lin in eigener Regie veranstalte-
te Festival Traditioneller Musik
'82 gewiß der eindringlichste
Beitrag zu den „Lateinameri-
ka"-Horizonten, dem 2. Festi-
val der Weltkulturen. Zwar er-
fuhr man in Berlin und den
anderen Gastspielstädten
(Bonn und München sahen die
gleichen Gruppen aus Vene-
zuela, Kolumbien, Bolivien,
Surinam und Brasilien, in Frei-
burg gastierten nur die Brasilia-
ner) über Musik und Tanz, Ge-
sang und kultnahe Spiele nichts
von der unvorstellbar harten
Realität des Subkontinents,
beispielsweise nichts von dem
Ausverkauf, den die kolumbia-
nische Regierung mit dem na-
türlichen Reichtum des Lan-
des, mit Kohle und Kaffee, zu-
gunsten des „Weltmarktes",
das heißt in der Regel US-
amerikanischer „Multis", be-
treibt. Aber man erlebte haut-

nah und sinnlich eine andere,
tiefer verankerte Wirklichkeit,
die Ahnung gab von der sonst
ganz unerklärlich bleibenden
Selbstbehauptung gegen politi-
schen und wirtschaftlichen
Druck aus der Fremde, gegen
die unabhängig von technologi-
schem „Fortschritt" sich aus-
breitende Armut.
Für den Nicht-Wissenschaftler
ist es unmöglich, jeweils den
Grad der „Authentizität" zu
bestimmen. Es erscheint zu-
dem überflüssig, und zwar ge-
rade deshalb, weil die latein-
amerikanische Musik-Tradi-
tion sich nicht mit dem An-
spruch der Reinerhaltung in ei-
nem Museum verschanzt, son-
dern die Anpassung an die ge-
lebte Gegenwart vollzieht, da-
mit sich in ihr das Selbstbe-
wußtsein und die kulturelle
Identität der Ausführenden be-
haupten können, der Indios,
Mestizen und Afroamerikaner.
In keinem Lande Lateinameri-
kas haben sich die Traditionen
„rein" erhalten; sie sind be-
stimmt von der Verschmelzung
und dem Nebeneinander india-
nischer, afrikanischer und ko-
lonisatorisch-christlicher Ein-
flüsse. Sensueller Reiz geht ge-
rade von den Mischformen aus,

weil die jeweiligen „Ursprün-
ge" einander nicht verdrängt,
sondern gegenseitig befruchtet
haben. Wichtig war die Erfah-
rung eines Kulturbegriffs, der
sich von europäischen Vorstel-
lungen abhebt: Er ist an das
tägliche Leben gebunden, an
die Naturkräfte, an den Jahres-
rhythmus; die traditionelle
Kultur verfügt über einen rei-
chen Symbolgehalt, ohne eso-
terisch zu sein - es überwiegt
sogar das Spielerische, nahezu
Artistische. Einige Gruppen,
so „Un Solo Pueblo" aus Vene-
zuela, arbeiten „paratheatra-
lisch"; sie beziehen bewußt -
teils wohl um der Wirkung wil-
len, teils aus der Überlieferung
heraus - theatralische Elemen-
te ein. Bei einem Tanz aus
Prozessionen zu Ehren Johan-
nes des Täufers war ein Altar
mit Requisiten aufgebaut, der
das Aussehen einer kleinen
Bühne hatte. Von allen Ense-
mbles wurden inhaltsbezogene
Handlungen ausgeführt.
Die präkolumbische Tradition
sollte ursprünglich je zur Hälfte
durch Musik und Tanz der In-
dios und durch die afroameri-
kanische Folklore dargestellt
werden; im Ergebnis blieb es
beim Auftreten eines einzigen
Indio-Ensembles. Die Männer
und Frauen aus dem boliviani-
schen Hochdorf Wilcalacaya

waren zwei Tage gereist, ehe
sie den Flugplatz von La Paz
erreicht hatten; Europa war
und blieb ihnen fremd. Ihre
Fiestas Grandes sind in den
Jahreskalender, markiert
durch Trockenzeit und Regen-
zeit, unverrückbar eingebun-
den. Untrennbar von den dar-
gestellten Handlungen - darun-
ter Kämpfen, durch die Re-
spekt und Freundschaft be-
zeugt werden - ist das ebenfalls
jahreszeitlich festgelegte Flö-
tenspiel: der reinigenden Pan-
flöten und Kerbflöten zur
Trockenzeit, der Kernspaltflö-
ten vorwiegend zur Regenzeit.
In der Musik und in den Instru-
menten selber drückt sich ein
Dualismus aus, eine Zweiheit,
die gegenseitige Ergänzung von
Mann und Frau. An europäi-
sche Entgegensetzungen, an
unsere Auffassung von „Dra-
matik" durfte man dabei nicht
denken.
Neben den Bolivianern hinter-
ließen „Las cantadores de Bue-
naventura" den stärksten Ein-
druck, drei Sängerinnen von
der kolumbianischen Westkü-
ste, im Hauptberuf Lehrerin-
nen; sie haben den Ausweis für
„Folkloristinnen" und boten ei-
nen das europäische Intervall-
system mikrotonal unterlaufen-
den Gesang, der mit seiner va-
riierten Formelhaftigkeit und

mit den gleichsam wegkippen-
den Stimmen ungemein faszi-
nierte. Sie begleiteten sich sel-
ber mit Rasseln. Im Gegensatz
zu diesem Terzett traten bei
„Columbia Negra" die europäi-
schen Einflüsse merkbar her-
vor: sowohl im reich ausinstru-
mentierten Tanz als auch in der
teilweise von der Klarinette als
führendem Instrument be-
stimmten Volksmusik, selbst
wenn sie aus dem Chocö, dem
Urwaldgebiet, stammt. Un-
möglich, in Stichworten über
das „Denkee-Tanz-Ensemble"
aus Surinam zu berichten, ge-
nauer: über die Sarmaka (oder
Saamaka), die größte Gruppe
von sechs politisch und kultu-
rell autonomen Stämmen der
„Marons", Nachkommen von
Sklaven, die sich aufgelehnt
hatten und freie Dörfer grün-

den konnten.
An den knappen Zeugnissen
ihrer ins tägliche Leben einge-
lassenen Lieder, Tänze und
Kulthandlungen - keine andere
Gruppe zeigte einen derart ri-
tuellen Einschlag - wurde das
afrikanische Erbe deutlich (die
Trommelsprache!), erwiesen
sich Eleganz und Leichtigkeit,
Kraft und Phantasie sowie ein
merkbarer Gruppen-Zusam-
menhalt. Tänzerisch, graziös,
artistisch wirkte auch das brasi-
lianische Kampfspiel „Capoei-
ra", eine glänzende „Inszenie-
rung" der - durchaus nicht
großstädtischen, historisch le-
gitimierten - „Grupo Netos de
Popo" aus Bahia: ein Volks-
sport als mitreißende Afro-
Pantomime zum Schwirrklang
des Musikbogens.

Claus-H. Bachmann

Magere Ausbeute

Deutscher Musikwettbewerb
Bonn 1982

Farbenprächtig und phantasievoll: traditionelle Musik aus Bolivien

Ein junger deutscher Interpret,
der beim Deutschen Musik-
wettbewerb, den der Deutsche
Musikrat seit acht Jahren in
Bonn veranstaltet, nicht be-
steht, hat kaum eine Chance,
bei einem großen internationa-
len Concours, der dann karrie-
remitentscheidend sein kann,
zu reüssieren. Also hat der
Bonner Wettkampf einen we-
sentlichen Sinn. Deshalb dürf-
ten seine extrem hohen Anfor-
derungen auch um keinen Deut
herabgeschraubt werden - ein
Gedanke, der aufkam, als man
in diesem Jahr das magerste
Resultat seit jeher vorfand.
Von 50 Kandidaten waren nur
31 erschienen, von denen nur
vier einen - und nicht einmal
einen ersten - Preis machten:
Rainer Becker und Wolf gang
Manz (Klavier), einen zweiten,
Kathrin Hirzel und Ulf Tischbi-
rek (Violoncello) einen dritten
Preis.
Weder bei den Geigen noch der
Bratsche (nur ein Teilnehmer
hatte sich gemeldet), auch bei
der überaus stark vertretenen
Orgel oder der erstmals einbe-
zogenen Harfe kam es zu preis-

würdigen Leistungen (wenn-
gleich man bei der Harfe den
Eindruck hatte, als sei ein La-
gerstreit in der Jury ein Hemm-
schuh gewesen). Daß nicht ein
einziges Streichquartett er-
schien, ist betrüblich. Man muß
die Musikhochschulen fragen,
ob sie zu leichtfertig, zu wenig
intensiv arbeiten und denken.
Man müßte diese Schulen und
junge Musiker künftig direkt
ansprechen. Nachdenkenswert
und bezeichnend, daß von den
vier Preisträgern drei aus der
Musikhochschule Hannover,
einer aus der Stuttgarts kamen.
Auf Kathrin Hirzel, erst zwan-
zig Jahre alt, gilt es zu achten -
ein großes Talent. Rainer Bek-
ker erwies sich als hochkulti-
vierter Mozart-Pianist mit et-
was zuviel emotioneller Reser-
ve. Der 21jährige Wolfgang
Manz ließ mit dem 2. Rachma-
ninoff-Klavierkonzert aufmer-
ken: Noch fehlt das „Unbe-
dingte", die große Virtuosen-
Kraft und -Geste, doch sichere
Technik, viel Temperament
und schon starke Ausstrahlung
machten ausgesprochen hellhö-
rig. W.-E. vonLewinski
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Schlußpunkt einer halben Intendantendekade

Münchner Opernfestspiele:
„Moses und Aron"

Mit dem Ausklingen der dies-
jährigen Münchner Opernfest-
spiele endet auch August Ever-
dings fünfjährige Intendanten-
zeit an der Bayerischen Staats-
oper. Wolfgang Sawallisch, der
als unmittelbarer Vorgänger
Everdings nach Wolfgang Ren-
nerts Ausscheiden das Opern-
haus bereits interimsmäßig ge-
leitet hatte, nimmt mit Beginn
der kommenden Saison die Ge-
schicke wieder in Eigenregie in
die Hand. Von der zurücklie-

sichtigen und wagemutigen
Entschlüsse des scheidenden
Intendanten und neuen
Münchner Generalissimus der
Staatstheater zu dokumentie-
ren. Kein Zweifel - Everding
ist ein Mann, der außerge-
wöhnliche organisatorische
Meriten vorzuweisen hat, die -
das soll nicht verschwiegen
werden - in vielfacher Weise
dem schwierigen Opernalltag
zugute gekommen sind. Aller-
dings hatte der Regisseur Ever-

„Moses und Aron": Die Anbetung des goldenen Kalbs

genden Zeit im Sinne einer
„Ära Everding" zu sprechen,
scheint angesichts zahlreicher
eklatanter künstlerischer Miß-
griffe, die unter der Ägide des
umtriebigen Opernmanagers
zustande kamen („Entfüh-
rung", „Tristan", „Meistersin-
ger" und Sinopolis „Lou Salo-
me" etwa), zu hoch gegriffen.
Hinreißende Spielplanhöhe-
punkte, die deutliche Akzente
setzten, waren selten. Der ohne
Frage hierzu gehörenden Ur-
aufführung des Reimann-Opus
„Lear" kommt heute mittler-
weile schon fast Feigenblatt-
funktion zu, so häufig wird sie
zitiert, geht es darum, die weit-
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ding auf künstlerischem Gebiet
nichts vergleichbar Positives
entgegenzusetzen. Angesichts
der verfahrenen Situation um
die Kompetenzen der vom
bayerischen Kultusminister ei-
gens geschaffenen Generalin-
tendanz bleibt im Moment ei-
gentlich nur noch die Frage
offen, wo Everding seine
Schritte hinlenkt, wenn das
Münchner Pflaster seinem Ver-
wirklichungsdrang tatsächlich
Grenzen setzt. In Bayreuth je-
denfalls kommt 1984 der der-
zeitige Festspielleiter, Wolf-
gang Wagner, ins Pensionsal-
ter, und Everding ist dann im-
mer noch verhältnismäßig jung

an Jahren ... Doch genug der
Spekulation!
Einen letzten gewichtigen Ak-
zent seines Wirkens als Leiter
des Nationaltheaters wollte
Everding erklärtermaßen auch
mit der einzigen Festspielpre-
miere setzen, mit Arnold
Schönbergs zwischen 1930 und
1932 komponierter philoso-
phisch-religiöser Ausdeutung
des Bibelstoffes um „Moses
und Aron". Um mit der
Münchner Erstaufführung die-
ses in der szenischen Umset-
zung wie in der musikalischen
Einstudierung und Aufführung
außergewöhnliche Anstren-
gungen erfordernde Zwölfton-
Opus (übrigens das umfang-
reichste, das je in dieser Kom-
positionstechnik geschrieben
worden ist) an den „Lear"-Er-
folg anknüpfen zu können, hat-
te Everding das Gespann Jean-
Pierre Ponnelle (Inszenierung)/
Gerd Albrecht (musikalische
Leitung) verpflichtet. Ponnelle
erkrankte jedoch schon in der
Anlaufphase der Proben. Gian-
carlo del Monaco führte - of-
fensichtlich in Ponnelles Sinne
- zusammen mit dem Kostüm-
bildner Pet Halmen die Arbeit
fort, mit dem Ergebnis, daß
heute kein Außenstehender be-
urteilen kann, auf wessen Kon-
to der oft angestrengt wirkende
Bühnenbildexhibitionismus zu
verbuchen ist. Im Zusammen-
hang mit Schönbergs in der mu-
sikalischen Diktion teils orato-
rienhaft statisch, teils drama-
tisch-expressiv angelegten
Ideendrama geriet die Bühnen-
arbeit der für diese Produktion
Verantwortlichen in vielem je-
denfalls zu detailverspielt und
opulent. Angefangen beim sti-
lisierten brennenden Dorn-
busch der Berufungsszene bis
hin zum Hauptspielort der
Münchner Inszenierung, einer
(wie man hörte in der Ausfüh-
rung, sündhaft teuren) unterir-
dischen Höhle, einer mehrstök-
kigen Katakombenanlage
gleich, in der die Volksmenge
zu wuchtigen Arrangements
gruppiert werden konnte. Eine
raffinierte Lichttechnik tut ein
übriges, um die luxuriöse Bild-
dramaturgie zu unterstreichen.
In diesem Zusammenhang fällt
allerdings auf, daß man - ob-
wohl sich die gegenwärtige Ins-
zenierungspraxis auf fast allen
Gebieten des Musiktheaters

auf dem Weg in die Abstrak-
tion und Verfremdung befindet
- gerade dort, wo eine karge
Symbolsprache der Bühne sich
schon von der Werkdisposition
her wie von selbst anbietet,
eigentümlicherweise nur allzu
gerne auf plakativen Naturalis-
mus zurückgreift.
Immerhin war beispielsweise
die groß angelegte Auseinan-
dersetzung zwischen Moses
und Aron um den reinen Ge-
danken und das die Reinheit
des Gedankens zerstörende
Abbild szenisch gut gelöst. Um
den Konflikt und die funda-
mentalen Glaubensgegensätze
herauszuheben, stand sich das
gleichsam dialektisch aufge-
spaltene Brüderpaar auf ge-
trennten Postamenten gegen-
über. Wolfgang Reichmann
gab in der Sprechrolle des Mo-
ses einen bisweilen zu ober-
flächlich eintönig räsonieren-
den Propheten ab, während
Wolfgang Neumann die tragen-
de lyrische Gesangspartie des
Aron mit ihren kantilenenhaf-
ten Wendungen und teilweise
heldentenoralen Ausbrüchen
in all ihren Facetten ausgefeilt
zur Geltung bringen konnte.
Die zentrale Szene des zweiten
Akts, der von Schönberg als
orgiastisches Pandämonium
angelegte Tanz um das goldene
Kalb, blieb skizzenhaft und in
kraftlosen Andeutungen hän-
gen. Auch Youri Vamos' cho-
reographische Einlagen und die
ritualisierten Gebärden des
Chores konnten ebenso wenig
wie die Tatsache, daß in Mün-
chen Aron selbst die Funktion
des angebeteten Symbols über-
nimmt, den blassen Gesamtein-
druck kaschieren.
Starke Impulse gingen von dem
Dirigenten Gerd Albrecht aus,
der sowohl den meditativen,
asketischen als auch den zün-
dend dramatischen Charakter
dieser unvollendet gebliebenen
Partitur mit sichtlichem Bemü-
hen um strukturelle Transpa-
renz des orchestralen Klangbil-
des und mit großem emotiona-
lem Engagement herausarbei-
tete. Der gesamte vokale Ap-
parat, Solisten und Chor, war
dem expressiven Gesangsstil
und der polyphonen Ensemble-
technik, den ungewohnten An-
forderungen also, in hohem
Maße gewachsen.

Stefan Mikorey

Musikalische Priorität
Die flnschaffung einer HiFi-Rnlage wird oft
„für dos ganze Leben" geplant. Aus hundert-
jähriger Tradition dem hohen Ideal völlig ^ w

originalgetreuer Musikwiedergabe ver- JJiStOltiOI
pflichtet, erfüllt Vamaha auch dos Ver- f ^ ~ "
langen nach Langlebigkeit und UJertbe-

* stand.

Vamaha ist die €ntscheidung für ein
Leben mit HiFi. Jetzt ist erreicht, was
unerreichbar schien: Verzerrungs-
freie Verstärkung - Zero Distortion
Rule.Musik wird fühlbar - gleich dem

Originales entstand eine UJertanlage
für sensibles musikalisches empfinden.
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Vollverstärker R-960II:
2x105 Watt Sinus von 20-20.000 Hz an
8 Ohm bei nur 0,005 % Klirr.
Tuner T-960II:
Hoher konstruktiver Rufwand, von den
€rrungenschaften der professionellen
Spitzenklasse profitierend, sichert dem
klangtreuen UKUJ/MW-€mpfangsteil mit
Servo-lock-Synthesizer-Rbstimmungin
Computer-Technologie und Mikrostimm-
gabel-Oszillotor sowie anderen exklusi-
ven Merkmalen die Zugehörigkeit zur
€lite.
Cassettendeck K-960:
Mit „dbx"-€xpander für den packenden

Dynamikumfang des Originals. Ausge-
stattet mit Rein-Sendust-Tonkopf niedrig-
ster Impedanz, exklusiver Pure Current-
Verstärkerschaltung,Zuueimotoren-

YAMAHASHIFI

Laufwerk und allem, was dauerhafte
Zuverlässigkeit garantiert.
Rlle abgebildeten Geräte sind auch in
Schwarz erhältlich.
Geringerer Rufwand bedeutet nicht
immer Verzicht. Die beispielgebende
ZDR-Schaltung ist schon im Vollverstärker
R-760II enthalten. Kombiniert mit dem
Tuner T-760 und dem Cassettendeck
K-960 lassen sich musikalische Träume
verwirklichen (siehe kleine Rbbildung).
Mehr sagen Ihnen unsere Fachhändler
oder wir direkt per Post.
Vamaha Clektronik Curopa GmbH
2084 Rellingen


