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Donizettis
Maria Stuarda" an der

Wiener Staatsoper
Erfolqreiche Ausqrabi

s bedeutet kein geringes
H Risiko, dem Wiener
.,J Opernpublikum ein völlig

unbekanntes Werk vorzufüh-
ren. Die abwehrende, ja feind-
liche Haltung der Wiener ge-
genüber allem Fremden und
Unerprobten („was brauch' ma
des?") ist hinlänglich bekannt.
Um so überraschender die un-
geteilt begeisterte Aufnahme
eines Opernwerks, das über-
haupt zum allerersten Mal in
Wien erklang: Donizettis „Ma-
ria Stuarda". Freilich darf nicht
verschwiegen werden, daß es
nicht so sehr Donizetti und sei-
ne betagte Oper waren, die
solche Sturmfluten an Enthu-
siasmus auslösten, als vielmehr
die beiden Kriegerinnen und
Siegerinnen der Belcanto-
schlacht: Edita Gruberova und
Agnes Baltsa. Diese beiden
eminenten Gesangs-Virtuosin-
nen besitzen heute bereits so
starke Magnetkraft, daß sie im-
stande sind, Wunder zu voll-
bringen und alte Traditionen
umzuwerfen.

„Maria Stuarda", 1835 uraufge-
führt und bereits nach wenigen
Aufführungen von der Zensur
verboten, zählt gewiß nicht zu
den stärksten Schöpfungen Do-
nizettis. Vieles darin ist sche-
matisch, nach dem Fertigteil-
Muster gearbeitet, nicht alle
Nummern bewegen sich auf
dem hohen Niveau des hoch-
dramatischen zweiten Finales
oder der berührenden Ab-
schiedsszene im Schlußbild.
Trotzdem, das Werk vermag in
seinem Wechselspiel aus erregt
pulsierenden und gefühlsbe-
tonten Effekten noch immer zu
interessieren, zum Teil auch zu
packen.
Die Gruberova in der Titelrolle

Agnes Baltsa (Elisabetta)
und Francisco A raiza

(Leicester) in Gaetano
Donizettis Belcanto-Oper
„Maria Stuarda"-in Wien

ein großer Erfolg
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kehrt weiche, innige Töne her-
vor, die verraten lassen, daß
sich die Künstlerin mehr und
mehr aus ihrer virtuosen Einge-
frorenheit herauslöst. Imponie-
rend in ihrer herrischen Geste
Agnes Baltsa als Elisabetta.
Beide hielten sich von jeglicher
Primadonnen-Allüre fern, leb-
ten und fühlten ganz in ihren
Rollen, sangen und spielten oh-
ne Selbstschonung. Dasselbe
gilt auch für den Tenor Francis-
co Araiza, der die nahezu un-
singbare Partie des Leicester
zwar nicht ohne Mühe, doch im
großen gültig zu Rande brach-
te. „Maria Stuarda", einst für
die Malibran geschrieben, ent-
hält Schwierigkeiten, gegen-
über denen die „Lucia" und die
anderen bekannten Exemplare
der Belcanto-Oper das reinste
Kinderspiel bedeuten. Dieser
enorme Schwierigkeitsgrad ist
wohl auch mit ein Grund für die
lange Vernachlässigung des
Stücks.
Daß bei einer derartig heiklen

Produktion keine Regie-Extra-
vaganzen am Platz waren, muß
jedem einleuchten. Die Insze-
nierung von Grischa Asagaroff
blieb allerdings in allzu plat-
tem, phantasielosem Realis-
mus stecken. Hingegen waren
die Bühnenbilder und Kostüme
von Desmond Heeley (eine
Übernahme von der English
National Opera) in ihren histo-
risierenden Formen, in den
schwarz-golden-silbernen
Farbtönen sehr beeindruk-
kend. Orchester und Chor un-
ter Adam Fischers impulsiver
Leitung setzten sich mit Leib

und Seele für die Opern-Rari-
tät ein. Die Wiener Produk-
tion, ein respektgebietendes
Beispiel für die Leistungskraft
des Hausensembles, würde ein
Schallplatten-Nachleben ver-
dienen. Wer Donizettis Oper
nur aus der Bonynge-Fassung
kennt, gewinnt keinen richti-
gen Eindruck von den Eigen-
schaften des Werks. Im Gegen-
satz zu Bonynges eigenmächti-
ger Bearbeitung beruht die
Wiener Aufführung auf einer
neu erstellten, von Armando
Gatti revidierten Grundlage.

Clemens Höslinger

Die Berliner
Festwochen 1985

Auf Sparflamme und ohne Entdeckungen

eit nunmehr 12 Jahren un-
terscheiden sich die Berli-
ner Festwochen von gro-

ßen Festivals andernorts durch
eine Art General-Thema, das
die musikalischen, theatrali-
schen und sonstigen Veranstal-
tungen durchzieht. In diesem

Jahr fehlte ein solcher profilge-
bender „roter Faden" - viel-
leicht aufgrund der Sparzwän-
ge, vielleicht als Folge des Aus-
uferns anderer Unternehmun-
gen der Berliner Festspiele wie
des Festivals „Horizonte" im
Frühjahr. So wurde kurzer-

hand das Treffen aller bundes-
deutschen Rundfunkorchester
als „Orchesterfest der ARD" in
den Mittelpunkt der Festwo-
chen gerückt. Die Behauptung,
an den Rundfunkanstalten ha-
be die Entwicklung der moder-
nen Musik stattgefunden, ohne
diese gäbe es heute keine mo-
derne Musik, mag das Unter-
nehmen aus Sicht der Pro-
grammgestalter legitimieren,
doch bleibt sie kühn. Da gilt es
zu unterscheiden. Nicht die (al-
so alle) Rundfunkorchester ha-
ben sich für die Moderne stark
gemacht, sondern einige, ins-
besondere die Symphonieor-
chester des Südwestfunks und
des Westdeutschen Rund-
funks. Außerdem hätte sich bei
dieser Thematik angeboten,
nun einmal die Leistungen der
Orchester zu dokumentieren,
also etwa darzustellen, welche
Uraufführungen zeitgenössi-
scher Musik in Baden-Baden,
Berlin, Köln oder in anderen
Städten stattgefunden haben.
Gleichwohl war das Defilee
von acht deutschen Rundfunk-
orchestern aufschlußreich.
Man hatte die seltene Gelegen-
heit, innerhalb von drei Wo-
chen Klangkultur, Disziplin,
Vielfalt und Aufgeschlossen-
heit dieser Klangkörper zu stu-
dieren.
In den Konzerten wurden je-
weils u. a. solche zeitgenössi-
schen Komponisten präsen-
tiert, für die sich das jeweilige
Orchester besonders eingesetzt
hat (z.B. Hartmann in Mün-
chen, Zimmermann in Köln).
Das Berliner RSO, das eine
Sonderstellung als Konzert-
und Rundfunkorchester hat,
eröffnete den Reigen und zeig-
te sich unter Riccardo Chailly
mit Reimann- und Strawinsky-
Werken in qualitativ bester
Form. Das WDR-Orchester,
geleitet von Gary Bertini, ver-
buchte viel Sympathie mit en-
gagierten Aufführungen der
„ekklesiastischen Aktion" von
Bernd Alois Zimmermann und
der ersten Sinfonie von Mahler,
zeigte sich freilich in einer pro-
blematischen künstlerischen,
d.h. technischen Verfassung.
Das RSO Frankfurt erwies sich
unter Leitung von Eliahu Inbal
als berufener und suggestiver
Interpret der „Turangalila"-
Sinfonie von Messiaen. Günter
Wand und dem Sinfonieorche-
ster des NDR war eine unge-
wöhnlich klangvolle, geschlos-
sene Aufführung der neunten

Sinfonie von Schubert zu dan-
ken. Wenn es schon kein Fest
wurde - dazu fehlte im übrigen
der große Publikumszuspruch-
so legte dieses Auftreten der
Rundfunkorchester Zeugnis
davon ab, was in den 40 Jahren
nach Kriegsende an musikali-
scher Kultur in der Bundesre-
publik entstanden ist, vor al-
lem, welch großes Engagement
für die zeitgenössische Musik
diesen Orchestern bei allen
Verschiedenheiten doch zu
danken ist.
Ein unbestrittener Mittelpunkt
der Festwochen war Dietrich
Fischer-Dieskau. Man hatte
mehrfach Gelegenheit, die mu-
sikalische Intelligenz, die Sou-
veränität, die Gestaltungskraft
und die Ausstrahlung dieses
Sängers zu bewundern, der ne-
benbei unter Beweis stellte, wie
einzigartig er sich für die Musik
der Gegenwart einsetzt. Bei
der Eröffnungsveranstaltung
der Festwochen bestritt er die
Uraufführung von Peter Ruzik-
kas Celan-Liedern (mit dem
Kammerensemble der Jungen
Deutschen Philharmonie, ge-
leitet von Ernest Bour). Weni-
ge Tage später erlebte man ihn
unter die Haut gehend in den
Monologen des Lear aus Ari-
bert Reimanns gleichnamiger
Oper (RSO Berlin unter der
Leitung von Riccardo Chailly).
Schließlich stellte sich der Sän-
ger in vier höchst anspruchsvol-
len, sehr persönlich zusammen-
gestellten Liederabenden sei-
nem Publikum.
Auf einige weitere Ereignisse
kann nur kursorisch verwiesen
werden. Pierre Boulez brachte
mit dem Sinfonieorchester des
SWF u. a. eigene Kompositio-
nen zur Aufführung. Lorin
Maazel führte in fast glatter
Perfektion das Pittsburgh Sym-
phony Orchestra vor, während
Mstislaw Rostropowitsch mit
dem Washington Symphony
Orchestra Schuberts fünfte und
Schostakowitschs achte Sinfo-
nie insgesamt zu vordergründig
inszenierte. Carlo Maria Giuli-
nis Interpretation der h-Moll-
Messe (Berliner Philharmoni-

Aufnur geringes Interesse
stieß an Covent Garden

die Hamburger Produk-
tion von Zemlinskys

„Geburtstag der Infantin".
Die musikalische Leitung

hatte Sir Colin Davis

ker, Kammerchor Ernst Senf)
war enttäuschend - dynamisch
eingeebnet, romantisierend im
Ton, klanglich eigenartig un-
konturiert. Die in Berlin aufge-
führte und mit großem Applaus
bedachte „Sankt-Bach-Pas-
sion" von Maurizio Kagel
bleibt ästhetisch fragwürdig.
Kagel hat aus den authenti-
schen Zeugnissen über Bach in
Verbindung mit seiner, die
eigene kompositorische Ent-

wicklung resümierenden und
b-a-c-h zitierenden Musik ein
Hör-Bild gemacht, dessen Ori-
ginalität nur kurze Zeit anhält.
Für Akzente sorgten Krystian
Zimerman und Maurizio Polli-
ni mit umjubelten Klavieraben-
den. Den Schlußpunkt setzten
indes die Berliner Philharmoni-
ker unter Leitung von Herbert
von Karajan mit Beethovens
„Missa Solemnis" - wahrhaft
festlich. Helge Grünewald

Notizen aus dem
Londoner Musikleben

Stockhausen-Euphorie

ßeide Londoner Opern-
häuser eröffneten die
neue Spielzeit mit einem

mutigen Sprung in nicht ganz
gefahrlose Gewässer. Erstaun-
licherweise verkühlte sich da-
bei die English National Opera,
während an Covent Garden
Karl-Heinz Stockhausen seinen
Langstreckenwettbewerb
„Donnerstag" mit deutschem
Perfektionismus absolvierte

und damit dem Wimbledon-
Triumph von Boris Becker in
keiner Weise nachstand, auch
wenn bei aller Präzision die
Zweifel an der Bühnentaug-
lichkeit dieses 1. Tages eines
siebenteiligen „Ring des 20.
Jahrhunderts" überwogen.
Peter Jonas, dem neuen
Managing Director der ENO
und Nachfolger von Lord Hare-
wood, hätte man einen ge-
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glückteren Einstand ge-
wünscht. Die haarsträubende
Neuinszenierung von „Or-
pheus in der Unterwelt", be-
reits um ein Jahr verschoben
und ohne sein Zutun verschul-
det, goß Wasser auf die Mühlen
gewisser Kreise, welche die
ENO als überflüssig betrach-
ten. Die Äußerung der Regie-
rungschefin, daß ein Opern-
haus in London bei weitem ge-
nüge, liegt noch nicht allzulan-
ge zurück.
So stellte im „Orpheus" die
„Öffentliche Meinung", welche
die „eiserne Lady" so gerne für
sich in Anspruch nimmt, zwar
Margret Thatcher vor, doch da-
mit hatten politische Anspie-
lungen auch schon ausgespielt.
Der Rest ging in dem Verwand-
lungskonsum von unzähligen
geschmacklosen Zwischenvor-
hängen des Designers und Ka-
rikaturisten Gerald Scarfe un-
ter. Seine bizarren Fratzen, sei-
ne Stillosigkeit tötete jeglichen
Charme und degradierte diesen
geistvollen Geniestreich unter
brutaler Mithilfe des Regis-
seurs David Pountney zu einer
billigen Revue. Immerhin be-
stätigte die ENO mit der Wie-
deraufnahme der zeitgemäßen
„Rigoletto"-Version von Jona-
than Miller ihre Stellung gegen-
über dem häufig konservativ
orientierten Royal Opera
House.
Dort vollzog sich der Auftakt in
ungewöhnlich progressiver
Form. Stockhausen empfing
sein Publikum zum „Donners-
tag-Gruß" bereits im Treppen-
haus des Foyers, um es an-
schließend zur Fortsetzung in
die sog. „Crush Bar" zu gelei-
ten. In Anbetracht der „göttli-
chen Botschaft einer universa-
len Religion", welche sich hier
nach der Mailänder Urauffüh-
rung 1981 erst zum zweiten Mal
auf uns Irdische ergoß - ein
Armutszeugnis für die weitaus
besser betuchten bundesdeut-
schen Musiktheater -, mußte
selbst die bei einer Saisoneröff-
nung übliche Nationalhymne
Michaels Erdenerlebnissen und
endlicher Rückkehr zum Heil
weichen - sie fand zur Wieder-
aufnahmepremiere des „Bar-
bier von Sevilla" ihre Verwen-
dung. An ihrer Stelle hatte der
von heiligem Ernst durchdrun-
gene Schöpfer einer allumfas-
senden Klangwelt am wahrhaft
flächendeckenden Mischpult in
der Mitte des Zuschauerraums
Platz genommen, um von dort
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das Zusammenspiel der 22 über
den gesamten Bühnen- wie Zu-
schauerraum verteilten Laut-
sprecher, der verschiedenen
achtspurigen, in Kölner Studios
vorbereiteten Bänder und der
zusätzlichen 50 oder mehr Mi-
krophone gottgleich zu dirigie-
ren. Dieser Eindruck, obwohl
mit fünf Stunden strapaziös,
verfehlte nicht seine Wirkung.
Doch ist anzunehmen, daß sich
Stockhausen auch mit dem her-
kömmlichen, aufwendigen
Bühnengeschehen und Licht-
wie Projektionszirkus von Mi-
chael Bogdanov in der sterilen
bis kitschigen Ausstattung von
Maria Björnson identifizierte,
wofür ihm mit wenigen Aus-
nahmen sein Privatensemble,
darunter seine Kinder Majella,
Markus und Simon, unter Peter
Eötvös zur Verfügung stand.
Hier erwiesen sich die autobio-
graphischen Banalitäten und
Vergangenheitsbewältigungen
in „Michaels Jugend" selbst bei
noch so überhöhender Dreidi-
mensionalität als wenig arche-
typisch. Michaels Fummelei an
den Brüsten von Eva-Bassett-
horn, der Nazimord an der
Mutter (Eva-Sopran) oder das
stramm nationaldeutsche Bild
des Vaters (Luzifer) blieben
ebenso wie das „Verhör" pla-
kative Klischees. „Michaels
Reise um die Erde" besaß in
Markus Stockhausen (Michael-
Trompete) seinen kongenialen
Interpreten, während der riesi-
ge, die Bühne umkreisende
Globus, in welchem er sich sou-
verän auf- und abbewegte, sei-

nen Effekt zu rasch verlor. Um
so peinlicher wirkten die Sym-
bole für die verschiedenen Sta-
tionen der Reise: für Zentral-
afrika z.B. mußten - 1985! -
hysterische Stammeshäuptlin-
ge mit nackten Oberkörpern
und schwingenden Speeren
herhalten.
Erst im zweiten Teil von „Mi-
chaels Heimkehr" entwickelte
sich aus dem Kampf der Luzifer
(Baß-Posaune-Tänzer) mit den
drei Michael-Protagonisten
(Tenor-Trompete-Tänzerin) so
etwas wie eine Bühnendrama-
tik. Dagegen ermüdete trotz
aller szenischen Aufwertungs-
bemühungen die Statik des vor-
ausgegangenen „Festival" wie
der abschließenden „Vision"
mit ihrer endlosen Licht- und
Zahlensymbolik. Trotzdem
kannte die Stockhausen-Eu-
phorie keine Grenzen; sie sorg-

te für ausverkaufte Häuser,
reichlichen Diskussionsstoff
und ernsthafte Auseinander-
setzung in der Tages- und Fach-
presse. Ihr Bemühen, diesem
teutonischen Phänomen mit all
seinen Urtiefen gerecht zu wer-
den, führte zu manch unfreiwil-
liger Komik.
Der Progressivität nicht genug,
feierte wenig später an gleicher
Stelle noch Zemlinsky seinen
überfälligen Einstand. Mit „Ei-
ne florentinische Tragödie"
und ..Der Geburtstag der In-
fantin" präsentieren sich unter
Colin Davis allerdings nur die
bekannten Hamburger Pro-
duktionen von Adolf Dresen -
auf Englisch. Die falsche Refe-
renz an das heimische Publi-
kum hatte sich bei der Premiere
im Hinblick auf die vielen lee-
ren Sitze nicht ausgezahlt.

Hans-Theodor Wohlfahrt

Gounods „Faust"-Oper
in Hamburg

„Faust" qespreizt

enn es um Geld geht,
liegen Spekulation und
Fehlinvestition nahe.

Die Philips hat zur ersten Ham-
burger Opern-Premiere dieser
Saison einen namhaften Betrag

(man spricht von 100000 Mark)
gestiftet. Das ist wohlgetan,
denn die Kunst im allgemeinen
und die Oper im besonderen
sind uns nicht nur lieb, sondern
auch sehr teuer, und da ist jeder

Londoner Stockhausen-Fieber bei der Premiere der Oper „Donnerstag" aus „Licht"

recht, der ein Scherflein bei-
trägt. Daß, wie Spötter speku-
lierten, der anschließende
Empfang möglicherweise fast
soviel kostete, was soll's: wer
spendet, will sich selbst auch
feiern. Im Programmbuch
selbst steuert der Spender noch
zwei denkwürdige Sätze bei:
„Es gibt keinen Ersatz für einen
glanzvollen Opernabend wie
diesen. Deshalb liegt uns viel
daran, den kulturellen Rang
der Oper zu erhalten, Inszenie-
rungen wie die des heutigen
Abends zu fördern."
Womit wir endlich beim Thema
wären. Das Pikante an diesem
Text ist nämlich, daß es durch-
aus Ersatz für einen Opern-
abend wie diesen gibt. Und
solchen Ersatz stellt ausgerech-
net Philips her: Schallplatten,
Radios und Hifi-Anlagen.
Denn wenn etwas an diesem
Abend entbehrlich war, dann
Otto Schenks unbeholfene,
biedere, teilweise auch hilflose
Inszenierung in Rolf Langen-
fass' verwitterter Neo-Roman-
tik-Ausstattung. So hilfreich
manch kluge Erwägung zum
Faust-Mythos und dessen Um-
setzung auf der Opern-Bühne,
die uns das dekorative Pro-
grammbuch anbietet, auch sein
mag, sie ist deplaziert ange-
sichts einer so unbedarften Be-
bilderung der Geschichte. Ein
bißchen Feuerzauber gibt es,
aber der heutige Opernbesu-
cher ist nicht mehr so leicht zu
beeindrucken wie die Kirmes-
besucher im zweiten Bild dieser
Oper, die von Mephistos Tricks
eingeschüchtert werden.
Es gibt nicht viel Unerträg-
licheres als die Arbeit eines
Routiniers, der im Leerlauf ro-
tiert. Otto Schenk schafft es
nie, Mitgefühl für seine Helden
zu erwecken, aber er kann auch
keine produktive Distanz zu ih-
nen schaffen. Gounods Faust-
Adaption hat gewiß ihre dra-
maturgischen Tücken, nicht
nur wegen der etwas verwirren-
den Vielfalt von Fassungen.
Aber man kann diesen Kreis-
lauf, der Faust aus seinem Stu-
dierzimmerkerker über Gret-
chens Bett wiederum in den -
jetzt allerdings handfesteren -
Gefängniskerker führt, schon
zügiger und zwingender auf die
Bühne bringen. Jaroslav Chun-
dela hat das alles vor Jahren in
Nürnberg geschickt als einen
Rückgriff auf das Volksmär-
chen vom Doktor Faustus ge-
zeigt.

In diesem Frühjahr hat der
Alpträumer Ken Russell in
Wien versucht, dieses Stück als
(zu vordergründig aufgemotz-
ten) Schocker zu inszenieren.
Damals lief der geplante Diri-
gent Alain Lombard davon.
Jetzt hat ihn statt der Provoka-
tion die Langeweile eingeholt -
Strafe für mangelnden Mut?
Denn statt neuer Bilder in
Wien arrangierte ihm der Wie-

hierzulande meist verschämt
als „Margarethe" gegeben
wird, eine Oper, die man selten
sieht, aber oft hört, vor allem in
sonntäglichen Rundfunkmit-
tagskonzerten.
Lombard vertraute auf den
Wiedererkennungseffekt und
auf die renommierten Stim-
men. Allen voran Ruggero Rai-
mondis Mephistopheles, der
schon fast etwas gelangweilt

für diese Partie vorstellen
kann. Daß sie zu Beginn der
Kerkerszene für Sekunden
blindwütig den Boden schrub-
ben muß (ohne Schrubber, ver-
steht sich), dazu kann sie
nichts; da hat Regisseur Otto
Schenk wohl mal schnell im
„Kleinen l x l der Opernregie"
unter dem Stichwort „Beses-
sen" nachgelesen. Glänzend
und kraftvoll: Franz Grundhe-

Der Wiener Otto
Schenk inszenierte
in Hamburg in den

Bühnenbildern
von RolfLangen-

fass Gounods
„Faust". Ruggero

Raimondi (im Bild
links) sang den

Mephistopheles,
Franz Grundheber
war als Valentin zu
hören. Alain Lom-

bard dirigierte

ner Otto Schenk nur alte Bilder
in Hamburg. Und Lombard
war nicht der Mann, der den
gestrigen Tableaus schillernde
Klangschatten hinzufügen
konnte: Er dirigierte gerade-
heraus, mehr auf Solidität denn
auf Raffinesse eingestellt.
Zwar scheute er im Psycho-
Tribunal für Gretchen in der
Kirche und dann in der Ker-
kerszene vor Pomp und Pathos
nicht zurück, aber das ließe sich
auch doppelbödiger vorführen.
Nun ist Gounods „Faust", der

tönt: ein erfolgreicher Handels-
vertreter in Sachen Seelenpakt,
der sich seiner stimmlichen
Mittel sicher ist. Neil Shicoff
wirkte bei der Premiere zwar
geringfügig gehemmt, ist aber
ein eindrucksvoller Faust, dem
man allerdings den Verführer
mehr glaubt als den frustrierten
Gelehrten. Problematischer ist
da schon Ileana Cotrubas als
Marguerite - nicht nur, weil sie
mit Spitzentönen geringfügige
Probleme hatte, sondern weil
man sich ein helleres Timbre

ber als Valentin, keck Rachel
Joselson als Siebel, souverän
Olive Fredricks als Marthe und
Ude Krekows Wagner - und
der Chor zog sich wie das Or-
chester mit Anstand, aber ohne
ganz großen Glanz aus der
langatmigen Affäre.
Der Beifall ermattete im Laufe
der dreieinhalb Stunden, am
Ende gab es auch lauten Wider-
spruch gegen Otto Schenks ver-
staubten Versuch, den „Faust"
zu spreizen. Rainer Wagner
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Das, was rauskommt, ist das Original* Yamahas CD-Gipfel.

.Götterdämmerungs'
Deutung

ä la Götz Friedrich
Bizarr, farbig, modisch

s w ' rd zweifellos immer
schwieriger, Richard

^ Wagners „Ring" in einer
„modernen", psychologisieren-
den und zugleich überzeugend
aktuelle Bezüge herstellenden
Inszenierung auf die Bühne zu
bringen, zumal es in den zu-
rückliegenden Jahren ja durch-
aus eindrucksvolle Beispiele
dafür gab, wie man hinlänglich
bekannte und bisweilen arg
verstaubte Opernkonvention
von den Bühnen fegen kann,
ohne das Werk bis zur Un-
kenntlichkeit zu verzerren. Im
Falle Wagners scheint auch
noch zehn Jahre danach Patrice
Chereaus Bayreuther Jahrhun-
dert-„Ring" ein hervorragen-
der Beweis nicht nur für die
Legitimität, sondern auch für
die Ausdruckskraft unkonven-
tioneller gedanklicher Ansätze
des zeitgenössischen Regie-
theaters zu sein. Diesen Ein-
druck vermochte kürzlich die
nochmalige Ausstrahlung der
Aufzeichnung aus Bayreuth in

den dritten Fernsehprogram-
men zu bestätigen.
Klar, daß sich auch Götz Fried-
richs Berliner Versuch einer
Neudeutung des Tetralogie-
Stoffes, die Anfang Oktober
mit der „Götterdämmerung"
an der Deutschen Oper ihren
lautstark akklamierten Ab-
schluß fand, daran messen las-
sen muß. Und dies freilich nicht
allein dort, wo der „neue"
Friedrich ganz offensichtlich
den „alten" Chereau zitiert
bzw. kopiert hat, wie etwa bei
der Ankunft Brünnhildes bei
den Gibichungen (2. Aufzug).
Natürlich gab es auch in Che-
reaus Konzeption Blind- und
Schwachstellen, insgesamt fiel
das Ergebnis jedoch stilistisch
einheitlicher, gedanklich
durchgegorener und auch vom
Bühnenbild her weitaus weni-
ger versatzstückartig und colla-
gehaft zusammengeklaubt aus,
wie dies bei Friedrich und sei-
nem Bühnenbildner Peter Sy-
kora der Fall gewesen ist. Die

einzige bildhafte Konstante
hier: der Raum-Zeit-Tunnel,
der sich von „Rheingold" bis
„Götterdämmerung" mehr und
mehr als die bisweilen wir-
kungsvoll ins Spiel gebrachte
Attrappe einer zunächst frap-
pierenden Idee entpuppte, des-
sen Notwendigkeit für die Ver-
deutlichung des Handlungsab-
laufs aber zunehmend weniger
zwingend erschien. Ansonsten
herrschte an den vier Abenden
Stil-Mischmasch vor. Vorwie-
gend ärgerlich und enttäu-
schend „Rheingold" und „Wal-
küre". Im „Siegfried" domi-
nierte dann brillant-gekonnte
Personenregie dank glänzender
Leistungen der Sängerdarstel-
ler, hinter der das chaotisch
bunte bis verspielt wirre Szena-
rium zurücktrat. In der „Göt-
terdämmerung" nun gab sich
Friedrich bewußt modisch, will
sagen gesucht bizarr, vieldeutig
bedeutungsschwanger, farbig.
Das machte theatralen Effekt,
der in erster Linie auf das Kon-
to mancher sehr gelungener
szenischer Tableaus ging. Viel
Dampf kam hinzu, trügerisch-
stimmungsvolle Projektionen,
eine dramaturgisch treffsichere
Lichtregie, pointiert eingesetz-
te Zerrspiegel und auch Monu-
mentalskulpturen von Pferd
und Adler vor der chromglit-
zernden Gibichungen-Halle -

zusammengenommen wohl
„magische Irritationen" im Sin-
ne Friedrichs.
Die Nornen webten im Vor-
spiel intensiv-eindrucksvoll am
roten Seil, hingegen geriet der
erste Aufzug spannungslos, im
zweiten kam Dramatik auf,
doch drohte das Ganze sich für
den Beschauer in zu vielen De-
tails zu verzetteln, was auch im
dritten Akt störend-ablenkend
wirkte. Tiefgehende Interpre-
tationsanstrengungen Fried-
richs, wie sie in den im Pro-
grammheft abgedruckten Pro-
bennotizen dokumentiert sind,
lesen sich durchaus plausibel,
auf der Bühne blieben sie je-
doch nur allzuoft schwer nach-
vollziehbar. Und das trotz des
hingebungsvollen Einsatzes der
Sänger, die zum Teil schauspie-
lerisch minutiös agierten, so,
wie man es in der Oper eigent-
lich nur selten geboten be-
kommt. Eine dekadente, ma-
kabre Endzeitgesellschaft, aus
der der pomadenglatte Günt-
her von Lenus Carlson (stimm-
lich allerdings unterbelichtet),
Matti Salminens brutaler,
wenngleich zu sehr im Rollen-
klischee verhafteter Hagen,
Brigitte Fassbaenders nervös-
hysterische Waltraute und Re-
ne Kollos leicht angestrengter
Siegfried markant hervorrag-
ten. Auch Catarina Ligendza
machte ihrem Namen als pro-
funde, durch nichts aus der Ru-
he zu bringende Wagner-He-
roine alle Ehre.
Geteilter Meinung war das Pu-
blikum im musikalischen Be-
reich wiederum nur im Falle
von Jesus Lopez Cobos, der am
Pult stand und von dort aus
erneut für Unsicherheiten im
Sängerensemble und im Orche-
stergraben sorgte. Insgesamt
ließ Cobos zu roh und pauschal-
laut musizieren, was den mit
Wagners „Ring"-Partituren
nicht immer auf bestem Fuße
stehenden Musikern der Deut-
schen Oper allerdings entge-
gengekommen sein mag. Nicht
nur Cobos, auch Götz Friedrich
stellte sich am Ende mutig dem
(teils massiv negativen) Urteil
der Premierenbesucher. S.M.

Siegfried (Rene Kollo)
beiden Gibichungen
Günther (Lenus Carl-
son) und Gutrune (Che-
rylStuder). DieVerges-
sensdroge hat gewirkt,
Siegfrieds Erinnerung
an Brünnhilde ist getilgt

Compact Disc Player CD-2: Lt. Test in
STEREO 9/84: „Der CD-2 ist ein ausgereiftes
Gerät mit guter Ausstattung, bester Verar-
beitung und ausgezeichneter Technik. Stör-
festigkeit: Spitzenklasse. Meßwerte .Spitzen-
klasse.Verarbeitung: Spitzenklasse. Ausstat-
tung: Spitzenklasse. Qualitätsstufe: absolute
Spitzenklasse. STEREO-Empfehlung: Exzel-
lent." Dazu gehört eine komfortable Fern-
bedienung. (Auch in Silber lieferbar).

Compact Disc Player CD-3: Der Edelbau-
stein für das faszinierende Reich digitaler
Klangperfektion. Dreistrahl-Laserabtastung
extremer Präzision. Verdoppelte Sampling-
Frequenz von 88,2 kHz. Ausgestattet mit
allen nur denkbaren Abspiel- und Program-
mierfunktionen inclusive Infrarot-Fernbe-
dienung und Kopfhöreranschluß. (Auch in
Silber lieferbar). Test über neue CD-Player
in Vorbereitung.

Compact Disc Player CD-X2: Der qualitäts-
betonte Einstieg ins digitale Zeitalter. Alles,
was Musikerleben reicher und schöner
macht, ist eingebaut. Dreistrahl-Laser, Digi-
talfilter doppelter Auflösung, umfangreiche
Wiedergabe- und Programmierfunktionen,
9-fach Titelspeicher, Index-Suchlauf, 3-
facher Musiksuchlauf, Wiederholfunktionen
und vieles Exzellente mehr. Test über neue
CD-Player in Vorbereitung.
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Als weltgroßter
Musikinstrumenten-
hersteller dem Original
verpflichtet, entwickelte
Yamaha zwei in Präzision
und Zuverlässigkeit überlegene Super-LSI-Schalt-
kreise, die Hunderte von individuellen ICs ersetzen
und gleichzeitig den musikalischen Vorsprung
sichern.

SEHR GUT
im Preis-Leistungs-Verhäl

Diese außeigewöhiuiche Leistung zeichnet
die Redaktion mit der steteoplay-Urkunde

und zusatzlich mit der
Medaille in Gold


