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Wagner kontrovers

Bayreuther Festspiele 1982
Daß Werk und Wirkung Ri-
chard Wagners nicht erst im
Wagner-Jahr 1983 wieder Ge-
genstand ausufernder und kon-
trovers geführter Diskussionen
sein würde, sondern bereits
zum 100jährigen Jubiläum der
„Parsifal"-Uraufführung am
26. Juli 1882, stand eigentlich
außer Frage. Verwundern bzw.
verärgern konnte in diesem Zu-
sammenhang allenfalls, daß bei
den gescheiten Überlegungen
der Feuilletonisten, Germani-
sten und Regisseure um den
Gehalt des „Parsifal" - wie so
oft bei der Wagner-Exegese der
letzten Jahre - der Literat und
nicht der Komponist das Inter-
esse auf sich zog. Es hat den
Anschein, als ob die Musik -
also das, weswegen wir uns
heute überhaupt so intensiv mit
Wagner beschäftigen - für die-
jenigen, die die verbalen Aus-
legungsschlachten miteinander
führen nur noch am Rande eine
Rolle spielt. Das ist bedauer-
lich. Aber vielleicht liegt das
ganz einfach daran, daß für

manche eine Partitur eben
nicht mehr als ein Buch mit
sieben Siegeln ist.
In Bayreuth war Götz Friedrich
die ehrenvolle, wenn auch nicht
ganz einfach zu lösende Aufga-
be gestellt, den Jahrhundert-
„Parsifal" in Szene zu setzen.
Daß sich der Regisseur bei der
Erarbeitung einer neuen szeni-
schen Version eines anschauli-
chen, lediglich die Anweisun-
gen der Vorlage umsetzenden
Naturalismus bedienen würde,
hatte wohl höchstens der erz-
konservative „Aktionskreis für
das Werk Richard Wagners"
erwartet, sonst sicher kaum je-
mand. Stein des Anstoßes wa-
ren offensichtlich in erster Li-
nie die nicht auf Anhieb ein-
leuchtenden assoziativen Büh-
nenbilder, in die Andreas Rein-
hardt die Mitleids- und Entsa-
gungslegende verpflanzt hatte.
Im ersten und dritten Aufzug
steht der Raum Kopf: Man
blickt vom Zuschauerraum aus
in einen liegenden Kirchen-
oder Tempelraum, dessen

Mauern von nach oben (also
zum Rückprospekt, der die
Decke bzw. Kuppel bildet) wei-
senden Rundbögen gebildet
werden. Auch der Boden zeigt
diese Bogenformation, die hier
allerdings verspiegelt wurde,
also transparent wirkt. Dar-
über hinweg zieht sich in einer
den Raum wirkungsvoll durch-
brechenden Diagonale ein
Steg, der den Protagonisten
häufig ihre Auf- und Abtritte
ermöglicht bzw. erleichtert.
Und natürlich ist auch der Wald
des ersten und dritten Bildes
für manchen Wagnerianer eine
herbe Enttäuschung gewesen:
Schwarze Stämme ragen da wie
nach zu viel saurem Regen oder
einer atomaren Katastrophe in
den perspektivenreichen, Hori-
zontale und Vertikale verzah-
nenden Kunstraum, der domi-
nierend die Atmosphäre einer
düsteren Endzeitstimmung ver-
breitet. Kein Wunder, daß die
grüne Aue nur im Blumentopf
stattfindet.

Klingsor kommt in Friedrichs
trotz modernistischer Züge
konzeptionell insgesamt bündi-
ger Deutung des Bühnenweih-
festspiels zunächst etwas arg
zeitgemäß daher: Der aus der
Gralsritterschaft Verstoßene
verfügt in seinem Reich über

einen hochtechnisierten Über-
wachungsapparat, über Radar
und Monitore. Erfreulich, daß
Franz Mazura trotz des hier
allzu deutlich angelegten Büh-
nenarrangements der Klingsor-
Partie ungewohnt gefährliche
und abseits der üblichen Böse-
wichtstereotype liegende Töne
abgewinnt. Auch die Blumen-
mädchen, in bonbonfarbene
Reizwäsche gewandet, schei-
nen eher Wesen synthetischer
Art und dürfen bei Friedrich
nicht das sein, was sie üblicher-
weise sind: raffinierte, jedoch
letztlich wenig erfolgreiche
Verführerinnen. Wenn auch
manches -z .B. die kaum über-
zeugende Gralsszene des drit-
ten Aufzugs - nicht gerade zu
Friedrichs glücklichsten szeni-
schen Eingebungen gerechnet

chen Schichtungen das Vor-
spiel, orchestrale Höhepunkte
dann in Klingsors Zaubergar-
ten. Selten wird die Partitur
über Gebühr aufgeheizt, und
sie fesselt gerade durch Levines
Gespür für instrumentatorische
Feinheiten. Die sängerische
Besetzung ließ in der hier be-
sprochenen vierten „Parsifal"-
Vorstellung fast keine Wün-
sche offen. Simon Estes als
Amfortas zeigte sich von seiner
gewohnt engagierten, zur Ex-
pressivität neigenden Sänger-
seite, gelang Hans Sotin ein
selten langweiliges Gurne-
manz-Porträt. Siegfried Jerusa-
lem - obwohl als Parsifal weit-
aus richtiger besetzt denn als
Stolzing - stand seine Partie im
dritten Aufzug (wohl auch we-
gen der hier von Levine nicht

Götz Friedrichs Bayreuther „Parsifal"-Neuinszenierung in den Bühnenbildern von Andreas Reinhardt
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Leonie Rysanek, Peter Hofmann und Götz

werden kann, so läßt sich doch
gegen seine Personenregie nur
wenig einwenden. Die durch-
dachte Führung der Sängerdar-
steller ist stets sehr präzise an
den Textinhalten orientiert und
erinnert in ihrer Evidenz oft an
Maßstäbe, die in Bayreuth von
Patrice Chereau gesetzt wur-
den. Nur zum Beispiel: die gro-
ße, bezwingend gestaltete Kun-
dry/Parsifal-Szene im zweiten
Aufzug.
Doch zum Musikalischen. Ja-
mes Levine, der erstmals am
Bayreuther Pult stand, legte
vom ersten Takt an Wert auf
eine dramatisch erfüllte Lang-
samkeit. Wunderbar durch-
leuchtet in seinen klangfarbli- *

Iriedrich während einer „Parsifal"-Probe

belebten Tempi) gerade noch
durch. Leonie Rysanek - eine
Heroine alter Schule - glückte
mit ausgeruhterer Stimme als in
der Premiere eine rundum den
Anforderungen der Partie ge-
wachsene Kundry. Von unlieb-
samen Übertreibungen und
Manierismen schien Frau Rysa-
nek bewußt Abstand genom-
men zu haben. Die von Norbert
Balatsch einstudierten Chöre
boten (übrigens wie in allen
diesjährigen Produktionen)
Ausgezeichnetes. Im ganzen al-
so eine eindrucksvolle, in De-
tails sicher noch verbesserungs-
fähige „Parsifal"-Neuinszenie-
rung, die vom Publikum mit
demonstrativem Applaus quit-

tiert wurde.
Neben „Parsifal" offerierte
Bayreuth in dieser Festspielsai-
son vier Reprisen. Und man
kann sich die Inszenierungssti-
le, in denen „Tristan", „Mei-
stersinger", Lohengrin und
„Holländer" derzeit präsentiert
werden, kaum gegensätzlicher
und damit für den Zuschauer
wohl auch kaum aufschlußrei-
cher vorstellen. Die ohne Zwei-
fel künstlerisch herausragend-
ste und in den bühnentechni-
schen Mitteln überwältigend
perfektionierte Produktion:
Harry Kupfers mittlerweile vier
Jahre alte entfesselte „Hollän-
der"-Version - ein in seinem
szenischen Ablauf geradezu
atemberaubendes und von Pe-
ter Schneider musikalisch ex-
zessiv umgesetztes Psychodra-
ma. Dies selbstverständlich
auch dank eines schauspiele-
risch hochaktiven Sängeren-
sembles. Herausragend: Matti
Salminen als Daland, der Erik
Robert Schunks und die Hol-
länder-Verkörperung von Si-
mon Estes. Allen voran Gwy-
neth Jones, die die Senta von
Lisbeth Balslev übernommen
hatte und die heikle Partie mit
großartiger stimmlicher wie
darstellerischer Präsenz gestal-
tete.

Daß große Namen nicht immer
die Garantie für künstlerische
Hochleistungen bieten, zeigte
sich besonders kraß an Daniel
Barenboims für diesmal vollen-
det daneben gegangenem „Tri-
stan"-Dirigat. Uninspiriert und
ungenau begleitete Barenboim
das ganz offensichtlich verunsi-
cherte Ensemble. Auch wurde
deutlich, wie schwierig es selbst
in Bayreuth ist, einen in allen
Partien gültig besetzten „Tri-
stan" zustandezubringen. Vor
allem der Kurwenal des perma-
nent forcierenden und zu dick
auftragenden Hermann Becht
und die Brangäne der jungen,
aber doch bei weitem überfor-
derten Hanna Schwarz gerieten
neben dem Tristan dramati-
scher Höhepunkte fälligen Re-
ne Kollos und der Bayreuther
Isolde deutlich ins Hintertref-
fen. Von Johanna Meier läßt
sich jetzt mit gutem Gewissen
sagen, daß sie tatsächlich die
Isolde unserer Tage ist: mit
einer nicht nur in der Höhe sehr
flexiblen, ausdrucksvollen und
von Schärfen freien Stimme.

Herzlichen
Glückwunsch,

zum 70. Geburtstag,
Sir Georg Solti

„Unser Ausdruck einer
hohen Verehrung
verbindet sich mit

der Bewunderung für
eine große, Jahrzehnte

andauernde
künstlerische

Leistung.
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Übrigens: Ponnelles Inszenie-
rung ist durch die in diesem
Jahr angebrachten Retuschen
vor allem im dritten Aufzug
keineswegs plausibler ge-
worden.
Eindeutigkeit des Szenariums
und hausbackene theatrale
Konvention dafür in Wolfgang
Wagners frisch renoviertem
„Meistersinger"-Nürnberg.
Gott sei Dank gab es weitge-
hend eine musikalische Ent-
schädigung für soviel frohge-
muten Detailrealismus und be-
tuliche Personenregie. Horst
Stein dirigierte die Aufführung
unter oft rüdem Orchester-
klang kraftvoll über alle Klip-
pen hinweg, blieb aber beson-
ders den lyrischen Passagen der
Partitur vieles an abwägender
Differenzierung schuldig. Bay-
reuth würdig im ganzen die
Protagonisten, wenn sich auch
bei Bernd Weikls Sachs ein
Übermaß an schnörkelhaftem
Rollenklischee breitgemacht
hat. Indiskutabel allerdings der
Stolzing Siegfried Jerusalems,

dessen Preislieder im allgemei-
nen Getümmel der Festwiese
vollkommen verloren gingen.
Problematisch dann auch Götz
Friedrichs finstere „Lohen-
grin"-Adaptation (Bühnenbil-
der Günther Ücker). In eine
kalte, mit Symbolik angerei-
cherte Treppen-, Rampen- und
Balkonlandschaft brachten
Leif Roar (Telramund) und
Elizabeth Connell (Ortrud)
glutvolle Farben, versuchten
Peter Hofmann mit herbem
Timbre und sparsamen Gesten
sowie (die letztlich fehlbesetz-
te) Karan Armstrong als Elsa
ein wenig Sinnlichkeit verbrei-
tende Akzente zu setzen. Am
Pult kämpfte Woldemar Nels-
son mit vordergründigem Brio
und markanten Tempi verbis-
sen gegen die Atmosphäre ab-
tötenden Bühnen-Modernis-
men an. Weiß der Himmel,
warum gerade dieser krampf-
haft abstrakte „Lohengrin"
auch noch aufs Zelluloid ge-
bannt werden mußte.

Stefan Mikorey

Biederes und Intelligentes

Salzburg-Premieren '82:
„Fidelio"

und „Cosi fan tutte"
Wie bieder sich Beethovens
„Fidelio" nacherzählen läßt,
dokumentiert die neue Insze-
nierung bei den Salzburger
Festspielen, die der hochver-
diente Senior Leopold Lindt-
berg im Bewußtsein von Tradi-
tion und Wertverfall ersonnen
hat. Den weiträumigen Büh-
nendimensionen entsprechend
herrscht auf der Szene Kerker-
komfort, der durch theatrali-
sche Putzigkeit aufgelockert
wird. In schier blindem Ver-
trauen auf das altgediente
Operninventar läßt Lindtberg
Soldaten aufmarschieren,
Schemel auf den Fußboden
wuchten und Gesten des Jam-
mers abfahren. Es ist etwas von
Kindertheater und Opernfüh-
rer um diese Produktion, die
mit den platt-naturalistischen
Bühnendekorationen Hans Ul-
rich Schmückles vollends in das
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Fahrwasser einer hochdotier-
ten Provinzinitiative geraten
ist.
Während Lindtberg ein Sing-
spiel mit zufällig hochdramati-
schem Anspruch arrangiert,
montiert Lorin Maazel unten
im Orchestergraben ein kon-
fliktuöses, ungefälliges, gele-
gentlich überwältigend heraus-
forderndes Klangbild. Mit den
sukzessive interessierter auf-
spielenden Wiener Philharmo-
nikern ließ er bei der Premiere
Ende Juli kaum etwas außer
acht, was die Widerborstigkeit
des musikalischen Geschehens
abzubilden vermag. In dieser
Hinsicht geriet die orchestrale
Überleitung zum Schlußbild
(Leonoren-Ouvertüre Nr. 3)
zum Höhepunkt der ganzen
Aufführung.
Rühmenswert auf dem vokalen
Sektor ist die Ungarin Eva

Marton (Leonore), die im Ker-
ker ihr konventionelles Rollen-
verständnis durch prägnante
stimmliche Gereiztheit aufzu-
frischen vermochte. Reiner
Goldberg, ein Tenor aus der
DDR, mangelte es nicht an
persönlichem Einsatz. Sein fah-
rig eingesetzter, leicht ver-
quetschter Tenor bedarf aller-
dings eines sparsameren Ein-
satzes, um in den riskanten
Ausbrüchen durchzuhalten.
Wie dieser Florestan nach Salz-
burg gekommen ist, mögen die
Veranstalter wissen. Mittelmä-
ßige Hochtöner haben offen-
sichtlich weiterhin Konjunktur.
Immerhin hatte Goldberg sei-
nem Aufseher Rocco (Aage
Haugland) und seinem späte-

rossen, die nicht rückwärtig in
der Tiefgarage verschwinden,
war von der E-Dur-Ouvertüre
erheblich durch Salzburger De-
monstranten gestört. Die Pro-
testler, die sich zu Recht gegen
Verschwendung und kulturpo-
litische Akzentverdrehungen
wendeten, mußten von der auf-
gescheuchten Polizei von der
Straße gehoben werden. Man-
che mögen diese Aktion als
Signal verstanden haben, daß
es auch mit den Festspielen im
Zuge allgemeiner Rezession
nicht unbefristet so wie üblich
weitergehen wird. Im übrigen
sollte in Salzburg nicht allzuoft
Gelegenheit gegeben werden,
vor dieser „Fidelio"-Auffüh-
rung zu demonstrieren. Sie

Salzburger „Cosi": Suggestive Wirkungen gingen von Mauro Paganos
Bühnenbildern aus

ren Befreier Don Fernando
(Tom Krause) Stimmvolumen
voraus. Haugland - eine kapi-
tale Fehlbesetzung - detonierte
unablässig und störte auf diese
Weise vor allem die Ensem-
bles. Vom Zweiten Gefange-
nen Kurt Rydl wurde er, was
Stimmkontur, Führung und
Durchschlagskraft anbelangt,
klar übertroffen. Befriedigend
agierten und tönten Theo
Adam (Pizarro), Gösta Win-
bergh (Jaquino) und die aller-
liebste Lilian Watson, von der
man reine und auch in der Hö-
he gutsortierte Marzellinen-
Ornamente vernehmen
konnte.
Die übliche Auffahrt jener Ka-

scheint überholt, noch ehe sie
in den Aufführungsbetrieb in-
tegriert worden ist.
Unbehinderte Auffahrt der
Premierenbesucher zwei Aben-
de später, als im Kleinen Fest-
spielhaus Mozarts „Cosi fan
tutte" verstärkte Aufmerksam-
keit auf sich zog. Die Ouvertü-
re verhieß eine überaus nervi-
ge, geschwinde Aufführung:
Riccardo Muti trieb die Wiener
Philharmoniker auf den ersten
Akt zu, Mendelssohnschen El-
fenspuk antizipierend. Man
mochte sich zu diesem Zeit-
punkt überlegen, ob eine derart
auf instrumentale Virtuosität
angelegte, gewissermaßen sie-
dende Orchesterarbeit einem

gedanklich und emotional viel-
schichtigen, verletzlichen Stoff
angemessen sein kann. Be-
fürchtungen in dieser Richtung
erwiesen sich zum Glück als
unbegründet. Muti ließ es nicht
an Biegsamkeit der Artikula-
tion fehlen, begnügte sich im
entscheidenden Moment mit
akustischen Fußnoten, samten
abgestuften Kommentaren, die
in ihrer Hellhörigkeit und dy-
namischer Diskretion in be-
merkenswerter Weise auf die
Intentionen des Regisseurs Mi-
chael Hampe abgestimmt
wirkten.
In Salzburg ist nach der choreo-
graphisch-symmetrischen Ren-
nert-Version eine insgesamt
kühlere „Cosi"-Version zu se-
hen (und zu hören). Don Al-
fonso beispielsweise - beileibe
nicht als „alter" Philosoph ge-
zeichnet - erweist sich in Ham-
pes Konzept als sanfter Experi-
mentator, so wie überhaupt die
Personen eher unaufwendig,
klischeefern, geführt sind.
Kleine Positionswechsel, die
durchwegs blendend organi-
sierten Auf- und Abtritte oder
eine Reihe von aufschlußrei-
chen Hintergrundaktionen stif-
ten Verbindungen mannigfalti-
ger Art. Hampe ist es gelungen,
inneres und äußeres Tempo der
Aufführung aufeinander abzu-
stimmen, ohne durch organisa-
torische Feinabstimmung die
Aspekte der Verzauberung und
des Übermuts aus dem Ge-
sichtskreis zu verbannen. Frei-
lich - ich deutete es bereits an -
wirken diese „Cosi"-Kompo-
nenten bedachter eingesetzt als
gewöhnlich.

In Salzburg ist für diese Mo-
zart-Oper ein Ensemble zusam-
mengestellt worden, das der
Fiktion vom internationalen
„Maßstab" entspricht. Agnes

Baltsa- als Dorabella vielleicht
schon eine Spur zu „schwer" -,
Margaret Marshall (Fiordiligi)
und Kathleen Battle (Despina)
können auf überdurchschnittli-
che sängerische Rücklagen zu-
rückgreifen. Die Herren von
der „Gegenseite" reichen in be-
zug auf Kunstfertigkeit des Sin-
gens nicht ganz an die Schwe-
stern heran. Eher überzeugen
James Morris (Guglielmo) und
Francisco Araiza (Ferrando)
im quicken Parlando und in den
Rezitativen, die von Robert
Kettelson geradezu wegwei-
send „modern" und unter Aus-
nutzung dramaturgischer Mit-
sprache am Cembalo begleitet
werden. In überragender Ver-
fassung und in diesem Falle
einmal verantwortlich einge-
setzt, präsentiert sich Jose van
Dam als Don Alfonso. Er er-
regt Spannung aus der Defensi-
ve heraus - er treibt nicht, son-
dern ködert.

Die suggestive Wirkung der
Aufführung resultierte jedoch
nicht allein aus den geschilder-
ten konzeptionellen und musi-
kalischen Vorzügen. Dem star-
ken Bedürfnis nach Sonnen-
schein und klarem Hittel - nach
unfreundlichen Regentagen in
Salzburg - kommen Mauro Pa-
ganos farbenfreundliche, medi-
terrane Durchblicke auf das
Meer und die in zarten Früh-
lingstönen schwebenden Bau-
ten entgegen. Allein schon die-
ser Bühnengestaltung und der
süperb entworfenen Kostüme
wegen lohnt es sich, im kom-
menden Jahr nach Salzburg zu
fahren. Der „Fidelio"-Versa-
ger zwei Tage zuvor durfte ge-
trost vergessen werden. Ohne
die geschmähten jüngeren Re-
gisseure geht es anscheinend
doch nicht.

Peter Cosse

Die Dominanz der Sänger als Stütze des Festes

Die 60. Festspiele in Verona
Als ein Signum dieser volksver-
bundenen, an Atmosphäre so
reichen Festspiele in der Arena
von Verona können jene
monumentalen Inszenierungen
gelten, die dem Besucher oft-
mals das Staunen lehrten. Im

Zeitalter des modernen Regie-
theaters und der schrumpfen-
den Budgets sucht man auch in
der Festspielstadt an der Etsch
nach einfacheren, prägnanten
Lösungen. Mit jener „Aida",
die man erfolgreich auch ins

Sir Georg Solti
Der musikalische

Weltbürger-
35 Jahre exklusiv auf
JOSEPH HAYDN:
Die Schöpfung
Burrowes - Greenberg -
Wohlers - Morris - Nimsgern
Chicago Symphony Chorus
and Orchestra
6.35600 (2 LPs) FA
DMM DIGITAL

JOSEPH HAYDN:
Symphonien Nr. 102 & 103
London Philharmonie Orchestra
6.42733 AZ
DMM DIGITAL

WOLFGANG
AMADEUS MOZART:
Die Hochzeit des Figaro
te Kanawa - Stade - Popp -
Allen - Ramey - Moll - Tear u.a.
London Opera Chorus
London Philharmonie Orchestra
6.35598 '4 LPs) HD
DMM DICftAL

DECCfl

FRANZ SCHUBERT:
9. Symphonie
Wiener Philharmoniker
6.42693 AZ
DMM DIGITAL

R. STRAUSS:
Also sprach Zarathustra/
RAVEL: Bolero/
DEBUSSY:
Der Nachmittag eines Faun
Chicago Symphony Orchestra
6.42850 AG
DMM
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Ausland exportierte, ist es vor
einigen Jahren recht gut gelun-
gen. Das war ein Weg, wie man
sich bei formaler Strenge auf
das Wesentliche beschränken
kann, wenn dabei im Ganzen -
das riesige Oval aus Steinstufen
miteinbezogen - die rechte Pro-
portion erhalten bleibt. Viel
häufiger sind derartige Versu-
che mißlungen: Immer dann,
wenn keine ästhetische Sym-
biose aus dem überaus präsen-
ten Eigencharakter der fast
zweitausendjährigen Arena
und dem künstlichen Szena-
rium zustandekam.

Für ihre sechzigste Spielzeit
hatten die Festspiele in Wladi-
mir Atlantow endlich den lang-
gesuchten Othello gefunden:
Mit baritonaler Kraft robust ge-
nug für diesen Raum und für
die emotionalen Ausbrüche,
vokal imponierend in seiner
Qual und Hektik. Eni profilier-
ter Regisseur hätte Atlantow
an seine Vorgänger Ramon Vi-
nay (1948) und Mario del Mo-
naco (1955), denen er an
Stimmqualität nachsteht in der
Gesamtwirkung näher heran-
führen können. Piero Cappuc-
cilli umgab seinen Jago mit per-

'82: „Macbeth", Bankettszene mit Renato Bruson (Macbeth) und
Ghene Dimitrova (Lady)

Hierin lag heuer die Crux des
neuen „Macbeth". Sparsame
Aufbauten verloren sich im
weiten Raum und wurden noch
stilistisch desavouiert durch
pompöse Aufmärsche. Regis-
seur Renzo Giacchieri konnte
kein schlüssiges Konzept ver-
deutlichen. Da sich Nello San-
tis dirigentische Routine auf
energisches Taktieren be-
schränkte, erschien die lohnen-
de Ausbeute des Premieren-
abends auf zwei großartige Sän-
gerleistungen reduziert. Ghena
Dimitrova schlug als Lady das
Publikum mit großem Ton, ak-
zentuierter Deklamation und
leuchtender Höhenattacke in
ihren Bann, Renato Bruson
gab einen introvertierten Mac-
beth mit edlem Timbre und
vollendeter Gesangslinie.
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fider Bonhomie, spiegelte die
Gefährlichkeit des Zurückge-
setzten durch das Farbenspiel
seines kostbaren, mächtigen
Baritons. Kiri Te Kanawa war
eine zauberhafte, frauliche
Desdemona, sang stilvoll und
erstaunlich präsent. Zoltan
Pesko konnte bei aller Bemü-
hung um eine saftige dramati-
sche Gestaltung nicht verhin-
dern, daß sich sehr viel klangli-
che Substanz des bei „Othello"
so außerordentlich wichtigen
Orchesters in den Nachthim-
mel verflüchtigte. Ein steril-
modernistisches Bühnenbild
(Vittorio Rossi) und die konfu-
se, einfallslose Regie (Gian-
franco de Bosio) ließen Verdis
grandiose Tragödie weitgehend
im Stich.
Der Arena-Hit seit Anbeginn,

die unverwüstliche „Aida".
holte wieder einmal - auch
beim Publikum - die Kastanien
aus dem Feuer. Die interessan-
te Rekonstruktion des allerer-
sten Szenariums von 1913, dem
Gründungsjahr der Festspiele,
zeigte auf, daß Ettore Fagiuoli
schon damals einer ökonomi-
schen, funktioneilen Konzep-
tion huldigte: zwei aufragende
Obeliske, zwei Sphinxe, zwei
mächtige Säulenreihen und ein
gewaltiges Portal ergaben in
verschiedener Gruppierung, im
Wechselspiel farbiger Beleuch-
tung und mit Palmen garniert
ideale Schauplätze für eine sehr
ägyptische, stimmungsvolle
„Aida". Nello Santi, obzwar oft
grobschlächtig, forderte das
Orchester energisch zu einer
kontraststarken, lebendigen
Wiedergabe der Partitur. Ne-
ben der noch immer unver-
gleichlichen, persönlichkeits-
starken, mit weit ausholender
vokaler Geste auftrumpfenden
Amneris der Fiorenza Cossotto
verkörperte die aparte Maria
Chiara mit biegsamen, schö-
nem Sopran differenziert die
Aida, war Nicola Martinucci
der äußerlich unbeteiligte, te-
noral imponierende Radames

Streitbares choreographisches
Theater: Johann Kresniks „Familien-
dialog". Unser Foto: Jaqueline
Achmedowa und Tomasz Kajdanskv

und Alessandro Cassis ein
Amonasro ohne jede Autori-
tät. Die prachtvoll klingenden
Chöre gaben für die Auffüh-
rung eine zusätzliche Stütze ab.

Hermann Schönegger

Kein längst verschlissenes Thema

Johann Kresniks
„Familiendialog"

im Münchner Theater
am Marstall

14 mal „Dornröschen" und 11
mal „Romeo und Julia" gab es
in der vergangenen Saison am
Münchner Nationaltheater zu
sehen. Klassiker also, mit de-
nen auch die neuen, hausge-
machten Produktionen, bei de-
nen Ballettdirektor Edmund
Gleede mit seinem unglückli-
chen Hang zur Dramaturgie als
Librettist wirkte, nicht konkur-
rieren konnten. Um so mehr
erstaunt es, daß nach dieser
müden Blütenlese als letzte
Ballettpremiere, zumal für die
Opernfestspiele, Johann Kres-
niks streitbares choreographi-
sches Theater „Familiendia-

log" zwei Jahre nach seiner Ur-
aufführung in Heidelberg vom
Choreographen selbst am Mar-
stall neu inszeniert wurde.
Denn der „Familiendialog",
mit dem Heidelbergs Ballett-
chef und sein Librettist, der
Psychologe Helm Stierlin,
deutsche Vergangenheit und
Schuld aufzuarbeiten suchen,
hebt sich nicht nur formal von
anderen Ballettstücken ab.
Vielmehr kommt Kresniks
Motto, daß Ballett kämpfen
könne, politisch sein müsse, in
dieser Arbeit drastischer zum
Ausdruck als in allen seinen
anderen Werken. Vergangen-

heitsbewältigung findet in die-
ser deutschen Familie aller-
dings nicht statt. Die vermeint-
liche familiäre Harmonie zer-
bricht, als der Sohn (Tomasz
Kajdansky) und Tocher (Linda
Kalda) die NS-Vergangenheit
der Eltern entdecken. Der
Sohn verzweifelt am Ende und
nimmt sich das Leben, weil ein
Dialog mit dem Vater unmög-
lich ist.
Was Kresnik sagen will, vermit-
telt er auf grell brutale, plakati-
ve Weise. Von Stacheldraht
umzäunt und Kleiderstangen
umrahmt ist das Bühnenge-
viert, wo an einer mit Häpp-
chen und Bierflaschen gedeck-
ten Tafel die Eltern ihre Silber-
hochzeit feiern. Verblichene
KZ-Uniformen und eine Ha-
kenkreuzfahne im Schaukasten
scheinen sie dabei nicht zu stö-
ren. Aus den Lautsprechern
dröhnen Versatzstücke aus
Mahlers 3. Sinfonie, begleitet
vom Kreischen einer Motorsä-

ge, mit der später zum schmerz-
vollen „Oh Mensch" des 4. Sat-
zes der Großvater Babypuppen
exekutiert, begleitet auch vom
Schlagen des Preßluftbohrers,
Symbol des Wiederaufbaus,
Folter- und Mordwaffe zu-
gleich.
Doch Kresnik begnügt sich
nicht damit, zu zeigen, wie die
Kinder an der Schuld ihrer El-
tern zu Grunde gehen, wie der
Kollektivschuld die kollektive
Unfähigkeit zu trauern folgt.
Er prangert auch den Neofa-
schismus an, wenn er am Ende
der Vorstellung abermals aus
„Mein Kampf" zitieren läßt.
Wer also glaubt, der Choreo-
graph habe da ein längst ver-
schlissenes Thema noch einmal
ausgewalzt, der irrt leider ge-
waltig, zumal ja auch noch Op-
fer des Hitler-Faschismus leben
und zumindest die Nachkriegs-
generation unter den Verbre-
chen ihrer Eltern zu leiden hat.

Eva-Elisabeth Fischer
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