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Tödliche Träume am Nil

Hans Neuenfels' um-
strittene „Aida"-In-
szenierung in Frankfurt

Hinabsteigen ins Unterbe-
wußte läßt der Regisseur Hans
Neuenfels seine Helden gerne.
Aber daß er ihnen dazu gleich
eine Schaufel in die Hand
drückt, das ist neu. In Neuen-
fels' spektakulärer, da Spekta-
kel provozierender „Aida"-
Version in Frankfurt, rückt Ra-
dames - offenbar ein gutsituier-
ter Student - damit dem Par-
kettboden in seinem Arbeits-
zimmer zu Leibe. Und der ge-
rade aus einem Traum Er-
wachte findet tatsächlich unter
dem Holz den erwarteten Sand
und darin ein Schwert und eine
Büste, die ihn animiert, „Cele-
ste Aida" anzustimmen.
So beginnt eine Operninszenie-
rung, die mit den gängigen Bil-
dern von diesem Werk, mit
Tradition gewordenen Illustra-
tionen gar nichts mehr zu tun
hat - mit dem Werk aber doch
sehr viel mehr, als es viele laut-
starke bis vorlaute Protestierer
wahrhaben wollten. Ähnlich
wie in seinen vorangegangenen
Operneinstudierungen (neben
Verdis „Troubadour" und
„Macbeth" noch Schrekers
„Die Gezeichneten" und Bu-
sonis „Doktor Faustus") bebil-
dert Hans Neuenfels nicht ein-
fach nur die Handlung, sondern
er beschwört Chiffren, die über
das Bühnengeschehen hinaus
Aufschluß geben über Motive
und Figuren, aber auch über
Motivationen Verdis oder über
gesellschaftliche Rituale, die
sich im Werk widerspiegeln.
Neuenfels wäre allerdings nicht
Neuenfels, wenn nicht auch
seine privaten Obsessionen,
seine Traum- und Wutbilder ih-
ren Platz bekämen.
Ehe Neuenfels seine Rahmen-
handlung in Richtung Ägypten
(„Wunsch, Beschwörung,
Sehn sucht... eben nicht als Ku-

• risse") verläßt, demonstriert er
die Ungleichheit des Liebes-
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„Aida" in Frankfurt (Bühnenbild Erich Wonder): Edna Garabedian (links) als Amneris und Aurea Gomez
"(Aida)

dreiecks Amneris-Aida-Ra-
dames: Während Amneris als
grande dame im Reitdreß auf-
tritt, gibt sich Aida als Dienst-
mädchen zu erkennen - der ge-
sellschaftliche Abstand ist ge-
wahrt.
Die Zeremonie der Feldher-
ren-Einkleidung wird zum Mu-
sterfall Neuenfelsscher Insze-
nierung: Die Gleichzeitigkeit
unterschiedlichster Stilele-
mente geht vielleicht noch auf
das Konto des wieder einmal
hintergründige Bühnenbilder
bauenden Erich Wonder und
der Kostümentwerferin Nina
Ritter, aber die bitterböse Ko-
mik ist echter Neuenfels. Die
Verlogenheit des „gerechten
Kriegs" symbolisieren rote
Blumen, die in die Gewehrläufe
gesteckt werden. Daß aller-
dings bei dieser Waffenweihe
auch gleich noch eine ganze
Ballettschulklasse zur Erst-
kommunion aufmarschiert, hat
mehr mit Neuenfels zu tun als
mit Verdi -das alte Ägypten ist
eben ein klerikaler Staat, in
dem die Priester das Sagen ha-
ben und der König nur eine se-
nile Attrappe ist.
Zur großen Siegesfeier, zu der
den meisten Regisseuren kaum
mehr einfällt, als möglichst
viele Statisten mit möglichst
viel Schminke zu versehen -
exotische Tiere sind als Zutat
genehm -, da zeigt Neuenfels

eine faszinierende Mixtur aus
Zynismus, Bloßstellung der af-
firmativen Gebärde (auch der
Musik: Triumphmarsch) und
Parodie. Auf der Bühne sitzt
der Chor, gutbürgerlich geklei-
det, in Opernlogen und genießt
das Schauspiel der Machtde-
monstration. Eine Ballett-
gruppe führt - wie im „Ham-
let" - als Spiel im Spiel noch
einmal die Grundkonstellation
vor: Radames zwischen zwei
Frauen. Zu den Schmetter-
Klängen serviert eine Riege
Riefenstahlscher Helden ein

Kraft-durch-Freude-Ballett,
doch zum Aufmarsch der Ge-
fangenen schaltet Neuenfels
von der Parodie auf grimmige
Demaskierung um. Denn die
gefangenen Äthiopier sind hier
Wilde, die nicht einmal mit Pla-
stikbechern und Messer und
Gabel umgehen können - das
ägyptische Ehrenpublikum
weiß sich über diesen (erwarte-
ten) Mißbrauch der gönnerhaft
gewährten Zivilisations-Güter
köstlich zu amüsieren.
Der Nilakt spielt dann wieder in
einem allerdings aufgerissenen
Raum, demonstrierte zugleich
auch die Sehnsüchte, den
Traum von der Weite, der sich
für Neuenfels im Topos Ägyp-
ten verbildlicht. Dieser dritte
Akt ist am „normalsten"
durchgeführt, verzichtet auf
Überzeichnung zugunsten ge-

nauer Personenführung.
Echter Neuenfels dann das
Amneris-Bild: Eine Wahnsin-
nige versucht, ihr verrücktes
Weltbild zurechtzurücken;
mehr Gretchen im Kerker (nur
daß sie nicht ihr Baby, sondern
ihren kindisch gewordenen Va-
ter umbringt) als verzweifelt
Liebende. Aber hier zeigte sich
auch Neuenfels' Gefährdung.
Aus seiner Angst, den eigenen
Bildern zu erliegen, die Stim-
mung ungebrochen wirken zu
lassen, resultiert gelegentlich
Übertreibung ins Läppische.
Daß aus ägyptischen Priestern
Kardinale werden, wäre ein Si-
gnal, daß diese dann allerdings
im Wechselschritt die Beine
werfen, läßt die Szene ins Al-
berne abkippen.
Zum Schluß kehrt Neuenfels in
seinen Erzählrahmen zurück,
denn der Schatzgräber Rada-
mes findet im Tod Erfüllung -
zusammen mit Aida stirbt er an
eindringendem Gas.
Sofort beginnen die Fragen: Ist
der Bilderbogen nun geschlos-
sen? Was bedeuten Chiffren,
was legen sie bloß? Neuenfels-
Inszenierungen — zumal wenn
es um Musiktheater geht - sind
immer mehr Fragenkataloge als
Antworthefte. Das macht sie
angreifbar, aber auch faszinie-
rend.

Zu dieser verrätselten Umset-
zung des Theatralischen kam in

Frankfurt eine betont durch-
sichtige Interpretation des Mu-
sikalischen. Michael Gielen,
der mutige (manche Frankfur-
terschimpfen auch: mutwillige)
Opernchef, dirigierte ebenso
flüssig wie akzentuiert, gab den
Lyrismen dadurch eine Zer-
brechlichkeit, die jedes Kitsch-
parfüm vertrieb. Gesungen
wurde eher anständig bis re-
spektabel, erst nach der Pause
fanden Aurea Gomez (Aida)
und Seppo Ruohonen (Rada-
mes) zur glanzvolleren Entfal-
tung, zur leidenschaftlichen
Darstellung. Edna Garabedian
überzeugte als Amneris nicht
nur durch souveräne stimmli-
che, sondern auch durch schau-
spielerische Intensität. Man-
fred Sehen ks Ramfis geriet
kraftvoll, Vladimir de Kanels
König klar gezeichnet und Mi-
chael Devlins Amonasro
ebenso präsent wie prägnant.
Zum Schluß das erwartete Du-
ell von Protest und Bravo
(nachdem bisweilen die Zwi-
schenrufe lauter waren als die
Musik) mit knappem Sieg für
die Zustimmung.
„Armer Verdi" hatte zuvor ein
Protestler hineingerufen, „ar-
mer Neuenfels" hatte ein ande-
rer geantwortet. „Glückliches
Frankfurt", bliebe hinzuzufü-
gen. Denn dies war nicht nur
die fesselndste „Aida" seit Jah-
ren (die Karajans Salzburger

Regisseur Hans Neuenfels

Bombast-Inszenierung ebenso
in den Schatten stellt wie die
mißglückte Hamburger Sche-
renschnitt-Inszenierung von
Mauro Bolognini), sondern
auch ein so an- und aufregen-
der, so widerborstiger Opern-
abend, daß für abendfüllende
Diskussionen gesorgt war.
Wann kann ein Musiktheater
das schon erreichen?

Rainer Wagner

Barockoper als
aktuelles Theater?

Erste Wiederauffüh-
rung seit 1960: „Ar-
minius" von Heinrich
Ignaz Franz Biber an
der Komischen Oper
Berlin (DDR)

Ein Intendant nahm seinen Ab-
schied: Joachim Herz von der
Komischen Oper Berlin/DDR;
er feierte mit 99 Besuchern im
Foyer des von ihm als Nachfol-
ger Walter Felsensteins geleite-
ten Hauses am letzten Tag sei-
ner Regentschaft ein kritisches
Fest. Felsenstein war bekannt-
lich Österreicher, und die kul-
turpolitische Liaison mit Öster-
reich wurde nun erneut be-
schworen: mit der ersten Wie-
deraufführung des „Arminius"
von Heinrich Ignaz Franz Biber
(seit der „Uraufführung", man
nimmt an: 1690), der einzigen
erhaltenen Oper des Salzburger
Hofkapellmeisters in fürsterz-
bischöflichen Diensten, geadelt
von Kaiser Leopold I. Ediert
wurde das Werk von Dr. Sibylle
Dahms, einer Barock-Speziali-
stin vom Musikwissenschaftli-
chen Institut der Universität
Salzburg. Der Originaltitel lau-
tet: „Chi la dura la vince" —
„Wer ausharrt, siegt"; in seiner
moralisierenden Tendenz ver-
weist er auf die Herkunft der
Oper aus dem Jesuitendrama,
einer Sonderform des Schul-
oder Universitätstheaters.

Ich sagte: ein kritisches Fest.
Der Regisseur Christian Pöp-
pelreiter — ein gebürtiger
Dresdner, einige Jahre Leiter
des Musiktheaters in Rostock,
in Gelsenkirchen mit „Marga-
rete" und „Carmen" erfolg-
reich, international im Kom-
men - ließ jede Arie durch
Handlung begleiten, genauer:
durch Handlung kommentie-
ren; er suchte die Wahrheit, in-
dem er mit szenischen Aktio-
nen den Text in Frage stellte.
Das freilich ist im Werk schon
angelegt. Einer Zeitmode ent-
sprechend, zumal in der vene-
zianischen Oper, gehen zwei
komische Figuren durch das
Stück, aus dem gemeinen Volk
stammend, vergleichbar Shake-
speare'schen Narren; arme, ge-
duldete und mißbrauchte, zu
jeder Art von Dienstleistung
ausgenutzte Spaßmacher. Sie
ironisieren die Intrigen am rö-
mischen Kaiserhof, die von
Machtgelüsten gelenkten Lie-
besspiele. Szenisch nahezu im
Abseits agieren der Titelheld
Arminius (besser bekannt als
Hermann der Cherusker), un-
ter falschem Namen als Sklave
bei den Römern, und seine
Gemahlin Segesta (historischer
Name: Thusnelda), die er be-
freien will. Sie ist das Parade-
stück an Kriegsbeute aus dem
letzten Feldzug der Römer ge-
gen die „Teutschen".
Pöppelreiter setzt, grundsätz-
lich, auf rigorose Vergegenwär-
tigung - und er hat damit auch
grundsätzlich recht. „Theater",
sagte er in einem Interview
nach der Gelsenkirchener
„Carmen", „besteht sozusagen
nur aus Uraufführungen. Wenn
ein Stück heute abend aufge-
führt wird, ist es ein zeitgenössi-
sches Stück oder hat eines zu
sein. Theater ist eine aktuelle,
eine sofort vergängliche, eine
spontan auf Alltag reagierende
Kunst." Ist diese Überzeugung
auf die Oper anwendbar, bei
der man ja mit einer vorgepräg-
ten musikalischen Form, mit
musikalisch definierten Cha-
rakteren, mit bereits kompo-
niertem Gefühlsausdruck zu
rechnen hat? Prinzipiell auch

dies; es gibt gelungene Bei-
spiele dafür. Die „Arminius"-
Inszenierung strotzt von Le-
bendigkeit. Doch je länger man
sich reflektierend auf sie ein-
läßt, desto größer werden die
Bedenken.
Das hat zunächst mit dem ba-
rocken Operntypus zu tun. Ak-
tualisierung, die hier niemals
mit plumpen Bezügen ge-
schieht, sondern gleichsam aus
dem moralisierenden Geist des
von einem italienischen Höfling
verfaßten Librettos argumen-
tiert -, solche Aktualisierung
leistet ohne Not Verzicht auf
die geschichtliche Aussagekraft
der Konvention. Verloren geht
das Geschlossene, Durchschei-
nende, immer auch theatralisch
Sinnkräftige der barocken
Opernform. „Vergegenwärti-
gung" bedeutet nun (ich weiß,
daß das eine gewagte Behaup-
tung ist) seit dem 31. Januar
1981 in der Oper nicht mehr
dasselbe wie vorher. An diesem
Tag fand nicht nur die „Armi-
nius"-Premiere in Ost-Berlin
statt, sondern auch die Neuin-
szenierung von Verdis „Aida"
durch Hans Neuenfels an der
Frankfurter Oper. Zu verglei-
chen gibt es da nichts. Es geht
um eine simple Feststellung:
Vergegenwärtigung kann nur
bedeuten, etwas aus der Ver-
gangenheit in die Gegenwart
heraufzuholen und dabei die
Macht des scheinbar Vergan-
genen darzustellen. Werden die
alten Figuren ohnmächtig ge-
zeigt, dann gerät Aktualisie-
rung flach, ohne Kraft zur Ver-
änderung.
Zurück zu „Arminius": Der
römische Feldzug ist siegreich
beendet. Brutal werden die
Kriegsgefangenen hereinge-
trieben, von Soldaten, die mit
ihren schwarzen Uniformjak-
ken und weißen Hosen an die
SS, mehr noch an Lateiname-
rika erinnern: Die Bühnen- und
Kostümbildnerin Nancy Torres
stammt aus Kuba. Germanicus,
Feldherr des römischen Kaisers
Tiberius und sein Adoptiv-
Sohn, huldigt dem Kaiser, dem
„unbesiegbaren Cäsar". Er
lügt. Er haßt Tiberius, und der

13



FonoForum April 1981

I

bNO-FEUILLETON

„Arminias" an der Komischen Oper Berlin (Ost): Erste Wiederaufführung
seit 1690

ist auch nicht unbesiegbar, son-
dern (in Pöppelreiters Version)
sterbenskrank. Alle lügen, be-
lauern einander, heucheln Lie-
be, wenn sie Besitz und Macht
meinen. Am Ende stirbt Tibe-
rius, nachdem er gegenüber
dem deutschen Paar - der Be-
freiungsversuch des Arminius
war mißlungen — Milde gezeigt
hatte. (Auch diesen Tod gibt es
im Original natürlich nicht.)
Germanicus setzt sich mit na-
poleonischer Geste auf den
Thron und proklamiert einen
neuen Feldzug. Die schreckli-
che Leere zwischen den Krie-
gen, der unwillkommene
Friede ist vorbei.
An dem Wert der Entdeckung,
dem Rang des Ereignisses ist
nicht zu zweifeln. Zu den musi-
kalisch starken Eindrücken ge-
hört die instrumentale Einrich-
tung durch den Dirigenten
Volker Rohde — für ein modern
besetztes Kammerensemble.
Sie wirkt zwar etwas karg, ja
stereotyp, gleichwohl aus-
drucksreich und sprechend in
den Farben. Die Zusammenar-
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beit zwischen dem Dirigenten,
dem Regisseur und dem En-
semble war offensichtlich
bruchlos. Das ließ freilich nicht
darüber hinweghören, daß
die Sänger überwiegend
Schwierigkeiten mit dem musi-
kalischen Stil, vor allem mit der
historischen Appoggiaturen-
oder Auszierungspraxis hatten;
dazu mag auch die deutsche
Sprache (Textfassung: Sibylle
Dahms und Eginhard Rohling)
beigetragen haben. Der große
Reiz des Werkes liegt in den
knappen, liedhaften Arien und
den instrumentalen Zwischen-
spielen oder Ritornellen; es
gibt keinen Grund, auf die Mu-
sik nicht zu vertrauen. Weitere
Erprobungen sollen daher un-
bedingt folgen: mit einer wo-
möglich reicheren Orchester-
besetzung, wozu auch das Farb-
spektrum historischer Instru-
mente gehören könnte; außer-
dem in der Originalsprache, die
aus musikalischen Gründen
unverzichtbar erscheint. Und es
wäre zu bedenken, daß „lieto
fine", das „heitere Ende", ähn-

lich wie in Mozarts „Don Gio-
vanni" nicht „Happy-End" im
modernen, glättenden Sinn be-
deutet. Die Auflösung in Be-
wegung am jeweiligen Akt-
schluß - für die auf Instrumen-
tal-Kompositionen Bibers zu-
rückgegriffen werden müßte -
würde vielmehr anzeigen: den
Tanz über dem Abgrund des
kriegerischen Mordens. Und
dieser Abgrund ist doch wohl
gegenwärtig.

Claus-Henning Bachmann

Ausgegraben
und für gut
befunden

Frederick Delius:
„Romeo und Julia auf
dem Dorfe" in Darm-
stadts Oper

Daß Gottfried Kellers Novelle
„Die Leute von Seldwyla" An-
laß zu einer Opernkomposition
sein könnte, mag verwundern.
Aber dem deutsch stämmigen
englischen Komponisten Fre-
derick Delius (1882-1934),
der bei Paris lebte und bei uns
so gut wie unbekannt ist, gelang
es, das ebenso traurige wie un-
dramatische Geschick des jun-
gen Paares Sali und Vrenchen
konzentriert lyrisch auf die
Opernbühne zu bringen. Ein
Schweben und Schwärmen mit
Trance-Werten, die offenkun-
dig heute besonders aktuell
wirken, führen zu einem recht
eigenen Impressionismus, der
Debussy im Hintergrund weiß,
ohne zu kopieren, Puccini be-
schwört, ohne zu zitieren,
Wagner nie ganz überwindet,'
ohne darunter zu leiden.
Milde herrscht vor - auch wenn
sich die Bauern, die Väter jenes
jungen Paares, um ein Stück
Land streiten, das einem
schwarzen Geiger gehört, der
sachte dämonisch durch die
Gegend fiedelt. Er ist der ein-
zige Freund des jungen Liebes-
paares, das den Tod im Wasser
in der Gewißheit sucht, auf
diese Weise ungestört zusam-

menbleiben zu können.
In England gab es bis vor kur-
zem eine Schallplatte des Wer-
kes, die leider nicht mehr zu
bekommen ist. Nach jahrzehn-
telanger Pause hat nun sowohl
das Opernhaus Zürich als auch
das Staatstheater Darmstadt
einen neuen Bühnen-Versuch
gewagt. Der Erfolg der Aus-
grabung überraschte - das Pu-
blikum ging gut mit, eingefan-
gen von einer konsequenten
Verhaltenheit der Stimmungs-
werte. Aber auch von einer in
Darmstadt besonders eindring-
lichen Interpretation. Hier ver-
einte der Bühnenbildner Mar-
co-Arturo Marelli Realistik mit
romantisch suggestiver Intensi-
tät - Jugendstil und malerische
Kraft wie bei Ph. O. Runge
oder William Turner, gemischt
mit Nebel und Schleier. Regis-
seur und Hausherr Kurt Horres
arbeitete dicht, stellte auf win-
zige Details und minimale Ak-
tionen ab, betonte das stille,
zarte und scheue Wesen der
Kinder Sali und Vrenchen in ih-
rer Einsamkeit, die durch ein
besonders griffig gelungenes
Kirmes-Bild kontrastierend
unterstrichen wurde, von hin-
ten grell beleuchtet, mit Schau-
stellern auf einer Drehbühne,
mit einem am Ende sich be-
drohlich leerenden Kreisel.
Eine samtene Trauer legte sich
über die Szenen - nahtlos mit
der musikalischen Seite ver-
schmelzend. Das Stück wird in
Darmstadt, ein wenig gekürzt,
pausenlos knapp anderthalb
Stunden durchgespielt, wie es
der Komponist wünschte.
Nur selten tauchen Fortissi-
mo-Passagen oder dramatische
Steigerungen auf, die der Diri-
gent Karl-Heinz Bloemeke in-
des heftig auskostete, um die
ansonsten geschickt abschat-
tierten Lyrik-Klänge zu kon-
trapunktieren. Junge Stimmen
für das Paar: Barbara Bonney
und Christer Bladin. Dazu ker-
nig im Bariton Hubert Bischof
als Geiger.

Endlich einmal eine Ausgra-
bung, die sich lohnte - auch
wenn diese Delius-Oper künf-
tig ein Ausnahmewerk auf un-
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seren Bühnen bleiben dürfte.
Sie völlig der Vergessenheit zu
überantworten, wäre unge-
recht. Auch die Schallplatte
sollte wieder aufgelegt werden.

Wolf-Eberhard von Lewinski

Rote Rüben runter

Offenbachs Operette
„König Karotte" in
Bremen ausgegraben

149mal amüsierten sich die Pa-
riser über ,,Le Roi Carotte",
dann setzte der Theaterunter-
nehmer das Stück ab, weil er
sonst eine Sonderprämie zur
150. Aufführung hätte zahlen
müssen. Die Pariser, die gerade
die Tage und die Hinmetzelung
der Commune hinter sich hat-
ten, konnten - teils betroffen,
teils schadenfroh - über die
makabre Farce lachen. Dies-
seits des Rheins mochte in die-
ses Gelächter niemand ein-
stimmen. In der Offenbach-Li-
teratur tauchte das Wurzel-
Werk zwar ab und an auf, doch

die Bühnen übten Abstinenz,
und so konnte das Bremer
Theater den „König Karotte"
jetzt als späte deutsche Erstauf-
führung ankündigen.
Die Handlung des vor dem
deutsch-französischen Krieg
entworfenen, danach umgear-
beiteten und 1872 uraufgeführ-
ten Stücks erfordert eben die
Fähigkeit, im Albernen die
Bosheit herauszuhören, in der
Persiflage die Satire nicht zu
übersehen.
Es geht um den liederlichen
König Fridolin XXIV., der sei-
nem Volk zwar nicht lieb, aber
teuer ist. Robin-Luron, ein
Zauberer in der Gestalt eines
Studenten (eine Hosenrolle für
einen Sopran), möchte den
Lüstling vorübergehend ins
Exil schicken, damit aus dem
Macht- und Rechthaber ein
aufgeklärter Monarch wird.
Die Gurkenfee Coloquinte ih-
rerseits will Fridolin ebenfalls
verjagen, doch aus anderen
Motiven: Sie will sich dafür rä-
chen, daß sein Vater ihr einst
durch eine Anzeige wegen
Zaubermittel-Mißbrauchs zehn
Jahre Berufsverbot eingebracht
hat. Sie mobilisiert das Gemü-

se, die Radieschen, die Karot-
ten, die gelben und die roten (!)
Rüben und installiert den Kö-
nig Karotte.
Doch die Macht bekommt auch
dem Revolutionär nicht: Kor-
rumpiert wird ihm schließlich
sein grünes Büschel — Zeichen
seiner Kraft — matt und welk.
Die Stimmung für die Konter-
revolution ist da, zumal Frido-
lin mittlerweile ein Quentchen
mehr Einsicht gewinnen konn-
te. Nun werden die Bürger zu
Hyänen und der Schlußjubel
klingt rabiat: ,,Ja, reißt sie end-
lich entzwei, quetscht sie zu
Brei!" Doch während der
Strohmann der Mächtigen, die
dumme gelbe Rübe, zu Mus
verarbeitet wird, droht Colo-
quinte im Hintergrund mit dem
nächsten Aufstand.
In diesen politisch gemeinten
Gemüsegarten hat Librettist
Victorien Sardou (ja, der die
„Tosca" dichtete) eine Fülle
von Anspielungen eingearbei-
tet. Und Jaques Offenbach
schrieb eine pointierte, pfiffige
Musik dazu, der zwar die ad-
hoc-Ohrwürmer fehlen, die
aber zwischen grimmigem
Couplet und schmachtender

„Le Roi Carotte", Offenbachs fast vergessene Operette, kam in Bremen zur deutschen Erstaufßhrung

Air (dafür sorgt die naive Ro-
see du Soir) genug Zwischen-
töne kennt.
Die Bearbeiter Elisabeth
Schweeger, Jürgen Tamchina
und Ingo Waßerka haben das
nun gestrafft, dezent überspitzt
und zurückhaltend aktualisiert
- ehrenvoll und hoffentlich bei-
spielgebend, was die Arran-
geure mit dem Original ge-
macht haben.
Geboten wird dies in den Bre-
mer Kammerspielen, einem
200-Plätze-Theaterchen - und
das bedeutet zwangsläufig
hautnahes Agieren: Auftritt
von allen Seiten, und eine bis-
sige Pointe kann da dem politi-
schen Premieren-Ehrengast
quasi in den Schoß gelegt wer-
den. Jürgen Tamchinas Regie
arbeitet aufgekratzt mit allen
Möglichkeiten der Masken-
bildnerei, läßt die Effekte der
„Opera bouffe-feerie" (also
der komischen Zauberoper) in
Richtung Grand Guignol spie-
len, als deftiges bis blutiges Ka-
sperltheater.
Schon aus Raumgründen
mußte die Partitur für ein „Sa-
lonquintett" eingerichtet wer-
den, das nun, angeleitet von
Will Humburg, auch in die Mu-
sik eine spannungschaffende
Distanziertheit einbringt. Ge-
spielt und gesungen wird dies
alles von einem Ensemble, in
dem sich Schauspieler und Sän-
ger geschickt ergänzen. So hat
Katharine Stone für den Ro-
bin-Luron auch die geläufige
Gurgel, während Jochen To-
vote (Fridolin) und Monika
Hansen (als dessen Braut Cuni-
gonde) durch Verve ersetzen,
was an Stimmübung fehlt. Und
Georg Martin Bodes Colo-
quinte ist nicht nur als Verkör-
perung der Revolution ä la De-
lacroix (samt blankem Busen)
hinreißend.
In der zweiten Pause reicht man
übrigens frische Möhren - die
sollen schließlich Sehkraft und
Nerven stärken. Beides kann
man bei diesem drei Stunden
kurzen bösen Spaß auch brau-
chen, denn diese Karotte
gleicht eher einem Rettich: in
der Schärfe. Rainer Wagner

BUCH-KRITIK^

WoIfgangAmacleus Mozart

Don Giovanni

Texte • Materialien • Kommentare
Mit einem Essay von
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Wolfgang Amadeus Mo-
zart, „Don Giovanni";
Texte, Materialien, Kom-
mentare. Hrsg. von Attila
Csampai und Dietmar Hol-
land. Mit einem Essay
von Attila Csampai.

Ludwig van Beethoven,
„Fidelio"; Texte, Materia-
lien, Kommentare. Hrsg.
von Attila Csampai und
Dietmar Holland. Mit ei-
nem Essay von Dietmar
Holland.

(rororo opernbücher 7329
und 7394, Reinbek 1981,
282 bzw. 220 Seiten, 14,80
bzw. 12,80 Mark)

Für den Freund des Musikthea-
ters gibt es in diesem Frühjahr
eine wichtige Entdeckung auf
dem Buchmarkt zu machen:
„rororo opernbücher" nennt
sich eine neue, vom Inhalt her
anspruchsvolle und äußerst in-
formative Taschenbuchreihe,
die sich wohltuend von dem
bisher auf dem Sektor der die
Gattung Oper mehr oder min-
der instruktiv erläuternden Pu-
blikationen (wie sie im Zeital-

ter literarischer Überproduk-
tion vermehrt auf den Interes-
sierten hereinbrechen) absetzt.

Die nun vorliegenden ersten
zwei Bände - „Don Giovanni"
und „Fidelio" - der bei Ro-
wohlt in Zusammenarbeit mit
dem Musikverlag Ricordi er-
scheinenden Opernbücher, las-
sen bereits deutlich erkennen,
wie wesentlich sich die Heraus-
geber Attila Csampai und
Dietmar Holland mit ihrer Ge-
samtkonzeption abseits ausge-
tretener Opernführer-Pfade
befinden.

Eine subsumierende Kenn-
zeichnung des in Gestaltung,
Aufbau und Ziel identischen
„Don Giovanni"- und „Fide-
lio"-Bandes ist möglich. Inter-
pretation, Dokumentation, Li-
bretto und Discographie eines
Werkes stehen im Mittelpunkt.

Daneben finden sich eine prä-
gnant und sachlich geschrie-
bene Inhaltsangabe, Zeittafel
und eine umfangreiche, mit viel
Umsicht und Kenntnis um die
inhaltliche Qualität vorhande-
ner Literatur zum jeweiligen
Thema ausgewählte Bibliogra-
phie. Auch die Veröffentli-
chungen der in den nächsten
Monaten mit „La Boheme",
„Die Meistersinger",
„Othello" und „Freischütz"
sich fortsetzenden Reihe wer-
den die gleiche Struktur auf-
weisen.
Nicht nur Grundfragen der Re-
zeptionsgeschichte berührt At-
tila Csampai in seinem gewich-
tigen, dabei anschaulichen Es-
say „Mythos und historischer
Augenblick in Mozarts ,Don
Giovanni'", sondern der Autor
versucht, das auf E.T. A.
Hoffmann zurückweisende
„geniale Mißverständnis" des
19. Jahrhunderts von der Ent-
ehrungstheorie Donna Annas
noch einmal in die Diskussion
miteinzubeziehen.

Denn auch heute wird der Ho-
rizont vieler Regisseure von
dem unbelehrbaren Festhalten

an dieser romantischen Fehl-
deutung bestimmt. Csampai
verweist auf die das falsche
Dogma bewußt korrigierenden
und vor Jahren geradezu revo-
lutionierend wirkenden Werk-
erläuterungen und theatrali-
schen Realisierungen Walter
Felsensteins von Mozarts
Drama giocoso und setzt diese
betont in Gegensatz zu den

Handlungsinterpretationen
und Sichtweisen einer bürger-
lich-konservativen „Don Gio-
vanni"-Pflege.

Die eigenen Argumentationen
untermauert Csampai anhand
von Fakten der musikalisch-
kompositorischen Struktur wie
auch der textlichen Dramatur-
gie der Oper, verweist auf den
dominierenden Buffa-Charak-
ter, legt die Psychologie des
Stücks anhand minutiöser De-
taildarstellungen der einzelnen
Protagonisten offen und um-
schreibt das soziale Klima der
Josephinischen Monarchie, in
deren Einflußbereich die gei-
stige Grundhaltung der Oper zu
sehen ist.

Auch die Frage der Fassungen
des „Don Giovanni", der Pra-
ger und der Wiener, wird ein-
gehend behandelt. Neben der
vielperspektivischen dreiteili-
gen Dokumentation zur Ent-
stehung und ersten Aufführung
der Oper sowie zu deren Wir-
kungsgeschichte im 19. und 20.
Jahrhundert dürften vor allem
für den Schallplattensammler
die überaus kritisch-pointierten
und konzessionslos werkorien-
tierten discographischen An-
merkungen zu den insgesamt
25 Gesamtaufnahmen (ein-
schließlich der Live-Mit-
schnitte von Bühnenauffüh-
rungen) des „Don Giovanni"
sein. Als Tenor tritt in der Ar-
gumentation hier wie auch im
einleitenden Essay des „Fide-
lio"-Bandes („Rettung der
Kolportage durch die Musik")
von Dietmar Holland offen die
Verwurzelung und Heimat des
Denkens der beiden Auto-
ren/Herausgeber in der Schule
des Münchner Instituts für Mu-

Worte
sind
schön,
doch
Hühner
legen
Eier.
Ein afrikanisches Sprichwort,
das man ohne Mühe auf viele
internationale Entwicklungskon-
ferenzen beziehen kann: Geredet
wird genug, doch Taten wären
besser. - Man kann es aber
auch wörtlich nehmen. »Brot für
die Welt« fördert zum Beispiel
in vielen Ländern der Dritten
Welt Projekte der Kleintierzucht.
Ergebnis: Arme Leute haben
mehr zu essen und gleichzeitig
eine zusätzliche Einnahmequelle.
Zuvor werden die Dorfbewohner
in das ABC der Kleintierhaltung
eingeführt, denn nur gute Vor-
bereitung führt zum Erfolg.
7500 Familien, die Kleintierzucht
betreiben, wurden allein im
indischen Bundesstaat Tamil
Nadu gefördert Oder: Vor Jahren
half »Brot für die Welt« mit, die
Hühnerhaltung in Kamerun be-
kanntzumachen. Inzwischen wird
sie dort vielerorts erfolgreich
betrieben. Dadurch kann sich ein
Großteil der Bevölkerung mit
Eiern selbst versorgen oder sie
zu erschwinglichen Preisen
kaufen.

Brot
fürdiewert
...daß alle leben
Spendenkonto 500 500-500
bei Landesgirokasse Stuttgart
und Postscheckamt Köln
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