
FOrVO-FEUILLETON
PonoFortim Oktober 1981

Verdi-Kreisel und Bernstein-Deutsch

> „Othello" und
„West Side Story" -

Bregenzer Festspiele 1981
In Bregenz ist scheinbar alles
beim alten geblieben. Von
Identitätskrise war im Umfeld
der beiden Großpremieren
nichts zu spüren. Ernst Bär, der
jüngst die Leitung des Fest-

Placido Domingo
als Othello bei
den Bregenzer
Festspielen

Die West Side
von New York auf
der Seebühne
von Bregenz
(ganz rechts)

sondiert Bär „zunehmende
wirtschaftliche Schwierigkei-
ten". Wer etwas über die Bre-
genzer Situation informiert ist,
wird sich ob solcher Fußnoten
seine eigenen Gedanken ma-

tung im Festspielhaus nicht
entgangen. Sein Konzept für
Verdis Alterswerk verfing sich
in den Reizen fast ständiger
Rotation. Es kreiselte vor den
Augen, und den Protagonisten
war es aufgegeben, gleichsam
während der Fahrt vom Wehr-
gang, vom Garten oder einfach
vom Schloß des zypriotischen
Statthalters abzuspringen bzw.
im geeigneten Moment wieder
zur Stelle zu sein. Das rotierte
nicht nur in einer, sondern bis-
weilen auf einer zweiten Ebene
auch in gegenläufiger Richtung,
so daß die von Carlo Tommasi
entworfenen Ausstattungs-

deren dominierte Placido Do-
mingo in der Titelpartie mehr
durch aufopferungsvolle Hin-
gabe, die ihn aus den Zonen
betörender tenoraler Gefaßt-
heit bis in die Grenzberei-
che der sängerischen Entäuße-
rung führte. Domingo war aus
privaten Gründen erst kurz vor
der Premiere zum Ensemble
gestoßen. Er durfte auf Erfah-
rung und Einfühlungsgabe zu-
rückgreifen, was bei dieser Ge-
legenheit schon ausreichte,
seine Mit- und Gegenspieler
blaß erscheinen zu lassen. Spu-
renelemente inwendiger Span-
nungen vermochte Anna To-

aus dem Gesichtskreis zu ver-
lieren. Das - fein herausge-
putzte - Bregenzer Premieren-
publikum witterte jedoch ein
großes Ereignis hinter der Fas-
sade eines technisch aufgepäp-
pelten Spektakels und nahm
den Schein für bare Münze.
Für das andere, das richtige
Spektakel hatte der Veranstal-
ter Leonard Bernsteins „West
Side Story" in der deutschen
Fassung von Opern-Einführer
Marcel Prawy ausgesucht. Nach
einem rotgolden geglückten
Sonnenuntergang und entfern-
tem Donnergrollen auf der
deutschen Seite des Bodensees

Spielunternehmens abgeben
mußte, ließ es sich nicht neh-
men, lautstark als Primus unter
Ordnern zum Platznehmen
aufzufordern. Im Programm-
heft, wo unermüdlich auf gigan-
tische Besucherzahlen hinge-
wiesen wird, äußert sich Bär in
aller Pointiertheit: Er bemän-
gelt die „restriktive Kulturpoli-
tik" der Gebietskörperschaften
„in Anbetracht von Bud-
getschwierigkeiten". Immerhin
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chen. Restriktive Budgetpolitik
kannte der Ex-Chef beileibe
nicht...
Für den „Othello", mit dessen
Aufführung Bregenz an den
„Falstaff'-Ehrgeiz des Vorjah-
res anknüpft, hatte man buch-
stäblich alle Hebel in Bewe-
gunggesetzt. Dem italienischen
Regisseur Piero Faggioni waren
bei der sechsmonatigen (!)
Vorbereitung die Möglichkei-
ten der Drehbühneneinrich-

komponenten aneinander vor-
beigleiten konnten, während
sich psychologisch entschei-
dende Zuspitzungen wie auf ei-
nem zerfrästen Tortenboden
abspielten. Freilich in vergrö-
berter Zeichnung, denn zum
einen war Silvano Carroli als
Jago sehr bald schon am Ende
seiner schauspielerischen Mit-
teilungsreserven - vom Singen
möchte ich in diesem Fall nicht
gesondert berichten - , zum an-

mowa-Sintow (Desdemona) zu
übermitteln, im fast hoffnungs-
losen Bemühen, sich gegen
Faggionis lederne, konventio-
nelle Personenführung durch-
zusetzen.
Nello Santi formierte die Wie-
ner Symphoniker zur muskel-
starken Klangtruppe, siedelte
Verdis „Othello"-Musik in den
ästhetischen Gefilden der
„Aida" an. Man hatte es offen-
bar einkalkuliert, die „Sache"

erzwang ein milder, mehr aus
der Schweiz herüberkommen-
der Regen zum Abbruch der
Premiere auf der Seebühne. Tat
das aber der Sache großen Ab-
bruch? Die Frage liegt auf der
Hand, denn Bernsteins in der
Originalfassung stark von den
Valeurs der englischen Sprache
geprägtes Werk droht in einer
deutschen Übertragung zur
lockeren Paraphrase von Mi-
lieu und Slang abzurutschen.

Der deutsche Umgangston, der
da mitunter auf der Bühne sehr
laut und zusätzlich von Laut-
sprechern verstärkt gepflegt
wird, kollidiert schmerzhaft mit
der Katzenhaftigkeit der tänze-
rischen Bewegungen, mit der
Lässigkeit und Lyrik von Bern-
steins Musik.
Die stilistische Diskrepanz hing
zweifellos auch mit der Bregen-
zer Besetzungspolitik zusam-
men. Franz Waechter von der
WienerVolksoper gelingt es in
der Rolle des Tony nur selten,
von großkalibriger Operetten-
pose Abstand zu nehmen. Da
sickert ein Stück Wien in die

West Side von Manhattan her-
ein. Und an seiner Seite tönt es
Norddeutsch. Helge Grau - als
Choreograph und als Riff ver-
pflichtet - dröhnt mit Sauber-
mann-Stimme über das Wasser.
Das Glimmende, Bohrende
und im Ernstfall in pure Ag-
gression umschlagende Brio
der • Bernsteinschen Vorlage
scheint bagatellisiert.
Dem stemmen sich die agilen
Wiener Symphoniker unter
Leitung des ungemein offensi-
ven Dirigenten John DeMain
entgegen. Sie retten die Bot-
schaft, sie sorgen für „Dialekt".

Peter Cosse

Bekenntnis des Ausgesetztseins?

Ruth Berghaus und
ihre „Idomeneo"-

Inszenierung an der
Deutschen Oper Ost-Berlin

„Unsere geschätzte unver-
ständliche Berghaus...": Die
etwas herablassende Ehrerbie-
tung, halb hämisch, halb be-
wundernd, mit der ein minder
berühmter Regie-Kollege Ruth
Berghaus (in deren Abwesen-
heit) anläßlich einer Diskussion
über Mozart als Musikdramati-
ker belegte, drückte recht ge-
nau sowohl die Sonderstellung
als auch die Isolation dieser
einzigartig befähigten Frau in
ihrem Lande, der DDR, aus.
Daraus mag sich auch die selbst
für DDR-Verhältnisse unge-
wöhnliche Scheu erklären, die
Ruth Berghaus in eigener Sa-
che und in der ihres verstorbe-
nen Mannes, des Komponisten
Paul Dessau, den Journalisten
entgegenbringt, durchaus nicht
nur westlichen Fragestellern.
Die Regisseurin legt in ihren
Arbeiten Werkschichten frei,
die bislang unbeachtet waren;
mehr emotioneil, aus dem
Blickwinkel neugewonnener
Naivität, als systematisch und
bewußt. So geht die Rechnung
niemals im logischen Sinne auf,
bleibt vieles ungelöst - dieses

Ungelöste sind ihre Obsessio-
nen, aber nicht nur ihre, son-
dern auch unsere, die der Be-
trachter. Ihre Inszenierungen
wirken im Unbewußten weiter;
nicht selten geschieht es, daß
einem nach Wochen plötzlich
die Deutung eines Details auf-
geht. Was die fehlende Logik
oder Bewußtheit betrifft, ist es
das persönliche Geschick der
Berghaus, daß zwei Bühnen-
bildner, die ihr kreative Gegen-
entwürfe geboten hatten, sich
in den Westen absetzten:
Achim Freyer und Andreas
Reinhardt. Dieses künstleri-
sche Manko konnte sie offen-
bar noch nicht ausgleichen. Ma-
rie-Luise Strandt verwirklicht
die Vorstellungen der Regis-
seurin mit sinnlicher Präsenz,
aber sie ist kein schöpferischer
Widerpart.
„Idomeneo" ist eine Choroper,
Mozarts einzige. Der Chor —
Kreter, Trojaner, Griechen,
Gefangene und Sieger, also das
„Volk" —trägt das Werk. Unser
Blick richtet sich von der Ge-
genwart aus auf den Mythos als
das Gefäß des Kollektiven Un-

bewußten, auf die Choroper
des 18. Jahrhunderts (Glucks
„Iphigenien" waren dem
„Idomeneo" vorausgegangen)
und auf die Konvention der
Opera seria. Die Handlung
vollzieht sich bei Berg-
haus/Strandt wie in einem
schwarzen Bilderrahmen, von
der Rampe etwas entfernt -
also in einer Distanz, in der das
zuweilen exaltierte Espressivo
der hochgestellten Figuren ei-
nen Zug von Unwirklichkeit
gewinnt. Nur Elektra sitzt am
Ende ganz vorn, scheinbar sehr
ruhig, innerlich glühend. Mit
ihr, verstehbar und einsichtig,
hat sich die Regisseurin identi-
fiziert.
Neptun geht als stumme Figur
durch das Stück, als eigentli-
cher „Lenker" der Szene, die
im Innenhof des Palastes von
Knossos spielt. Mythos ist ge-
brochen durch die Opernästhe-
tik des 18. Jahrhunderts und
diese wiederum durch das Heu-
te: das mußte nahezu zwangs-
läufig zum „Museum" führen
als einem surrealen Traum, in
dem die Bruchstücke der Ver-
gangenheit wie jene des Frieses
vom Pergamon-Altar lebendig
werden, Strandgut der Ge-
schichte.

Ist die Inszenierung aus „Fer-
tigteilen" früherer Regiearbei-
ten der Berghaus zusammen-
gebaut, wie ein aufmerksamer
Beobachter meinte? Wenn es
sich so verhält, war nicht Ab-
sicht im Spiel. Das „Bauka-
stenprinzip" widerspräche ih-
rem künstlerischen Tempera-
ment. Ihr „Idomeneo" ist eher
ein Bekenntnis des Ausge-
setztseins. Unüberhörbar war,
daß sie - gewiß ungewollt -
auch vom Dirigenten Peter
Schreier allein gelassen wurde.
Schlankheit, Durchsichtigkeit
schienen erstrebt zu sein, doch
das instrumentale Gefüge ver-
wackelte immer wieder um Nu-
ancen, die bei Mozart ja über
das Ganze entscheiden. So
überlagerten sich - und für die
Sänger-Besetzung gilt ähnli-
ches - Mozartnähe und Mo-
zartferne in seltsamem Hell-
Dunkel, „chiaroscuro", „clair-
obscure": und das wiederum
war mozartisch.

Claus Henning Bachmann
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Mehr Schein als Sein

„Die Ägyptische Helena"
bei den

Münchner Opernfestspielen
Die diesjährigen Münchner
Opernfestspiele, deren Pro-
gramm sich wie alle Jahre zum
überwiegenden Teil aus be-
währten Produktionen des lau-
fenden Spielplans zusammen-
setzte, standen ganz im Zeichen
von Richard Strauss. „Rosen-
kavalier", „Capriccio",
„Ariadne", „Feuersnot",
„Frau ohne Schatten" und
„Die Ägyptische Helena" be-
herrschten das Feld.
Mit Wagner etwa hatte man,
neben Aufführungen von Mo-
zartopern, Verdis Requiem und
„Simone Boccanegra" sowie
einigen abendfüllenden Bal-
lettvorstellungen, herzlich we-
nig im Sinn gehabt. (Giuseppe
Sinopolis „Lou Salome" mußte
wegen Erkrankung von Karan
Armstrong sogar ersatzlos ge-
strichen werden.) Von „Tri-
stan" oder „Holländer" also
keine Spur. Allein die „Mei-
stersinger" gingen ein einziges
Mal über die Bühne, und dann
auch noch in einer äußerst aus-
gefallenen Version, nämlich
ohne den vor allem im dritten
Aufzug so unverzichtbar not-
wendigen Chor. Dieser war
zwar voll kostümiert zur Fest-
wiese angetreten, doch zum
Singen wollten sich die ent-
schlossen Streikenden nicht
bewegen lassen. Der Forderung
nach besserer Besoldung und
gerechterer Freizeitregelung
konnte so wirkungsvoll auf eine
vornehm zurückhaltende
Weise Nachdruck verliehen
werden. Ein wohl nicht alltägli-
cher Vorgang.
Wolfgang Sawallisch hatte sich,
nachdem er während der Fest-
spiele im vergangenen Jahr die
nicht nur musikalisch ziemlich
hohle, sondern dann auch in-
szenatorisch überfettet aufbe-
reitete „Feuersnot" aus dem
Fundus auferstehen ließ, nun
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den müden Hofmannsthal-
Strauss'schen Mythosverschnitt
„Die Ägyptische Helena" als
einzige Premiere dieser Fest-
spiele vorgenommen. Der
DDR-Renommier-Regisseur

Joachim Herz versuchte diesem
auf der Bühne schwer realisier-
baren bildungsträchtigen wie
stationenreichen Antikenstoff
mit einem im Ansatz wohl dia-
lektisch gemeinten Regiekon-
zept beizukommen. Da sah ei-
niges gewollt nach Travestie,
mitunter sogar nach Veräppe-
lung aus. Nur zum Beispiel:
Wenn die orakelnde Muschel
(Cornelia Wulkopf) mit Gur-
nemanz-Funktion (sie berichtet
über die Vorgeschichte der in-
haltsschweren Handlung) um-
funktioniert wird zur anten-
nenbestückten Radarstation
mit gestörtem TV-Empfang,
was zum allseits erheiternden
Einstieg in das von Helena-
Menelas-Zwistigkeiten, von
der gelangweilten und mit zau-
berischen Erinnerungs- und
Vergessentränken Handlungs-
fäden knüpfenden Königstoch-
ter Aithra und von Altair samt
seinem Sohn Da-ud berichten-
den Epos beiträgt.
Das Märchenhafte, die insge-
samt ironisch distanzierte Hal-
tung der Münchner Neuinsze-
nierung trug jedoch entschei-
dend dazu bei, das aufgeblasen
Pathetische dieser Oper zu
durchbrechen und somit für
den Betrachter die Möglichkeit
zu schaffen, Abstand zum Stoff
zu gewinnen. Joachim Herz ließ
viele Stilelemente der Revue,
der Operette und des Varietes
in seine Inszenierung einflie-
ßen; auf die Dauer von zwei
langatmigen Aufzügen gelang
ihm dies jedoch nur mit wech-
selndem Geschick, entpuppte
sich manch „blendender Ein-
fall" als falscher Reichtum.

Etwa dann, wenn der Auftritt
des wilden, Helena-geilen Wü-
stenfürsten Altair (mächtig bei
Stimme: Siegmund Nisgern)
durch eine geradezu gagwütige
Personenregie und eine über-
zogene Darstellung offen der
Lächerlichkeit preisgegeben
wird; ganz abgesehen von den
speerbewaffneten Mannen, die
sich wie ein Relikt aus Stumm-
filmen des Orientgenres aus
den 20er Jahren ausnehmen.
Herz schien bisweilen darauf
versessen, eine Karikatur, nicht
aber Strauss' 1928 entstande-
nes Werk selbst zu zeigen.
Für ein phantastisch-bizarres,
raffiniert ausgeleuchtetes Büh-
nenbild sorgte Jörg Zimmer-
mann mit vorspiegelnden Spie-
gelwänden, türkisfarbenen
Stoffbahnen, aus denen — je
nach Bedarf—Zelte, Meere und
Gebirge entstehen, und mit den
verschiedensten exotischen
Ausstattungsrequisiten, vom
Palmenhain bis zum Wüsten-
sand, nicht zu vergessen die
Schlußapotheose unterm
blauen Sternenhimmel...
Der Strauss'sehen Partitur, die
während ihrer schwächsten
Passagen an eine gutgemachte
Filmmusik gemahnt, näherte
sich Wolfgang Sawallisch nicht
immer mit der gebotenen Um-
sicht. Schon nach kurzer Zeit

kam einen die eingedickte In-
strumentation samt ihrem auf-
gesetzten Farbenreichtum fad
an, ebenso die geschwätzige
Detailfreudigkeit der gleichsam
Bühnengeschehen bebildern-
den Musik. Auch hier also mehr
Schein als Sein.
Ausgesprochen erfreulich wa-
ren eigentlich nur die Leistun-
gen der Sänger. Allen voran die
glänzend disponierte Eva Mar-
ton als Helena, gefolgt von der
exzellenten Sabine Hass, die
der Partie der Königstochter
Aithra auch mit pointierter
schauspielerischer Aktion zu
Leibe rückte. Mit den Damen
nicht mithalten konnte der Te-
nor Matti Kastu, der den Mene-
las nur mit geballter Kraftan-
strengung und in einer insge-
samt eintönigen Darstellung zu
geben wußte. Schade, daß be-
vor man sich der schönen
Stimme des Nebenbuhlers
Da-ud (Claes H. Ahnsjö) so
recht bewußt wurde, dieser von
Menelas schon in eine Schlucht
gestürzt worden war...
Fazit: Eine aufwendige Neuin-
szenierung, in der das gesamte
Ensemble bemüht schien, ein
Stück vergessenswerter Opern-
geschichte möglichst bunt und
knallig aufzuzäumen, anschei-
nend, um deren Dürftigkeit zu
verdecken. Stefan Mikorey

Szene aus dem ersten Akt der „Ägyptischen Helena"

Neue Wege der Bach-Deutung?

Bachwoche Ansbach
unter neuer Leitung und
mit markanten Akzenten

Die seit 1948 mehrfach von
Krisen geschüttelte Bachwoche
Ansbach geht mit dem Lei-
tungswechsel von 1981 offen-
kundig in eine wieder neue, ge-
wiß auch erneut regenerierende
Phase. Von Rudolf Hetzer
übernahm Hans Georg Schäfer
(auch Leiter der Veranstaltun-
gen in der Höchster Jahrhun-
derthalle, aber zudem Musiker
- Dirigent) dieses von leiden-
schaftlich diskutierenden Ba-
chianern getragene Festival. Im
Mittelpunkt der diesjährigen
Woche standen neben dem ro-
ten Thema-Faden „Bachs So-
lokonzerte in verschiedenen
Fassungen oder Besetzungen"
die Perspektiven, die der Mon-
teverdi-Choir und die English
Baroque Soloists aus London,
geleitet von John Eliot Gardi-
ner, bei weltlichen und geistli-
chen Kantaten, Motetten, vor
allem auch bei der Johannes-
Passion und der h-Moll-Messe
vermittelten.
Hier wird nicht mit Knaben-
stimmen gesungen (immer
noch das Ideal bei Bach, aber
wegen früher als damals eintre-
tender Mutation fehlen heute
die guten Knaben-Solostim-
men), sondern mit Kontratenö-
ren anstatt weiblichen Alt-
stimmen - und das auch im
Chor, was durchaus klanglichen
Reiz und vor allem klangliche
Einheit bietet. An die Solo-
Vorträge des Kontratenors Ti-
mothy Penrose mit ihrer un-
sinnlich-abstrakten Klangfar-
be, dem linear-neutralen Aus-
druck mußten sich die Ansba-
cher erst gewöhnen. Die Ba-
chianer hinken freilich einige
Jahre der allgemeinen Ent-
wicklung hinterher, wenngleich
nicht behauptet werden kann,
daß Gardiners Ambitionen ei-
ner historischen Wiedergabe
(weder im „originalen" Klang-

bild, noch nach alter Spielwei-
se) allgemeine Musikpraxis sei-
en. Doch der konsequent
schlank-durchsichtige, sehr
drahtig-kernige, rhythmisch
griffig-straffe Stil dieser
Bach-Aufführungen beein-
druckte nachhaltig. Bach für
moderne Puristen.
Daß es einen Weg — ob Ausweg
oder nicht — für eine sowohl hi-
storisch verbindliche als auch
vital-gegenwärtige Bach-Deu-
tung geben kann, zeigte in ei-
nem unerwartet deutlichen
Grade der 20jährige Geiger
Thomas Zehetmair an, der-für
den erkrankten Accardo ein-
springend - ein Solo-Pro-
gramm absolvierte, bei dem er
Partiten und die 2. Sonate
Bachs in einer Interpreta-
tions-Mischung von Harnon-
court (mit dem zusammen er
die Werke erarbeitet hatte) und
Gidon Kremer vorführte. „Vi-
tale Wiederherstellung der hi-
storischen Spielweise" nannte
es Hans Georg Schäfer, der da-
bei zugleich sein Programm für
die weiteren Jahre bekannt
gab: ohne altes Instrumenta-
rium der Komposition ange-
messen spielen - so heißt die
Devise nicht nur für Ansbach in
der Zukunft. Von hierher war
der Auftritt Zehetmairs eine
Art Signal für die Adaptation
der alten Musik in unserer Zeit
überhaupt. Die Schallplatten-
Industrie hat hier eine Aufgabe
zu erkennen — neue Zeichen zu
fixieren, als Anregung zu ver-
breiten, sei es mit Gardiner, sei
es mit Zehetmair. Ansbach
wird ein sinnvolles Festival,
wenn es solche Anstöße geben
kann. Sie gehen uns alle an.

Wolf-Eberhard von Lewinski
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Opus aureum von Hermann Goetz

,Der Widerspenstigen
Zähmung" in Coburg

Coburgs scheidender GMD
Reinhard Petersen hatte sich
mit der Einstudierung dieser
Oper einen Herzenswunsch er-
füllt, und es war einer der
Glanzpunkte in der Geschichte
eines kleinen Opernhauses, an
dem immerhin auch ein Ri-
chard Wagner höchstpersönlich

der Höhepunkt im kurzen Le-
ben des Komponisten.
Reinhard Petersen, der sich
nicht scheute, so manchen Re-
gieplan von Reinhard Veite
kräftig und zum Heile der Sa-
che zu konterkarieren, hatte
diese selten zu hörende Oper
sehr sorgfältig vorbereitet. Er

Sonja Zeller als „Katharina" in Goetz' ,, Widerspenstiger Zähmung"

gewirkt hat. Der fragile Kom-
ponist Goetz, 1876 mit 36 Jah-
ren an Tuberkulose verstorben,
hat nur wenige Werke hinter-
lassen; die meisten davon sind
jedoch von außerordentlicher
Schönheit. Es sei hier nur an
das herrliche Klavierquintett
und das Klavierquartett erin-
nert, an die großartige Sinfonie
in F-Dur und — eben an die Ver-
tonung jenes Stoffes, der als
„Der Widerspenstigen Zäh-
mung" von Englands Shake-
speare verfaßt und zur heiteren
Weltliteratur wurde.
Joseph Victor Widmann
(1842-1911) hatte ein Li-
bretto erarbeitet, an dem auch
der Komponist Anteil nahm.
Die Uraufführung des Werkes
am 11. Oktober 1874 am Badi-
schen Hof- und Nationalthea-
ter Mannheim durch Ernst
Frank (ein Bülow-Spezi) wurde
16

tat dies u.a. auch mit einer Ein-
führung, in der er die vierhän-
dige Klaviersonate von Goetz
bieten ließ und aus seinen Brie-
fen vorlas, auf daß dem heuti-
gen Zeitgenossen eine Vorstel-
lung vermittelt werde von der
geistigen und musikalischen
Idiomatik des Komponisten.
Die Aufführungen standen
durchweg auf ganz hervorra-
gendem Niveau. Da wirkte
Theo Römer als stöckerig-auf-
geregter Vater Baptista Minola
in heiter-überzeugender Em-
sigkeit - und er hatte ja auch
wahrlich allen Grund dazu.
Denn wie verheiratet man zwei
Töchter, wenn die eine - Ka-
tharina - „widerspenstig" dem
Mannsvolk gegenüber ist und
die andere - Bianka - nicht?
Zumal dann, wenn man will,
daß der liebliche Weibchentyp
Bianka nicht eher fortgeheira-

tet werde, bevor die „Wider-
spenstige" an den Mann ge-
bracht ist? Das war natürlich
auch für Sonja Zeller (Kathari-
na) und für Annika Falk (Bian-
ka) eine Frage, um deren Lö-
sung schon Shakespeare sicher-
lich manchen Gedanken ver-
wendet haben dürfte... Die
Witzigkeit des Sujets und die
perfekte Darbietung im Rah-
men eines hervorragenden
Bühnenbildes fanden in den
beiden Töchtern, vor allem
aber in Sonja Zeller und ihrem
taktisch lavierenden Widerpart
Petruccio (Raffaele Polani)
Kulminationsgestalten. Aber
auch eher periphere Figuren
wuchsen nahtlos in das Ganze:
William Madson als Hortensio,
Martin Peters als Lucentio und
Elmar Goebel als Schneider

hatten rollengemäß durch
Dummheit bzw. durch Überre-
dungskunst zu glänzen. Sie ta-
ten es, wie es überhaupt stets
funkelte, und dies nicht nur
durch John Gordon Millers
Ausstattung und durch die
Chöre von Imre Sallay. — Nach
der Uraufführung von Mark
Lothars tief philosophischer
Oper „Momo" (1978) war
diese Goetz-Oper ein zweiter
Höhepunkt im Wirken des
hochdynamischen Reinhard
Petersen, der während der
Spielzeit der „Widerspensti-
gen" deren Verkörperung,
Sonja Zeller, selbst „zähmte"
und sie kurzerhand heiratete.
Das ist ebenso lustig für die In-
sider gewesen wie Goetzens
Opus aureum fürs Publikum.

Knut Franke

Brüten aus schottischer Sicht

„Sommernachtstraum"
und „Lucretia" beim

,Carinthischen Sommer '81'
Es mochte nicht sonderlich
überraschen, daß der „Carin-
thische Sommer" imstande ist,
seine vielfältigen Britten-Ini-
tiativen in diesem Jahr auf eine
breitere Basis zu stellen. Die
Erfahrung hat gelehrt, daß sich
Brittens Kirchenoper „Der ver-
lorene Sohn" in einer verant-
wortungsvollen Inszenierung
(Frederik Mirdita) ohne Publi-
zitätseinbußen über Jahre im
Spielplan halten läßt. Dieser
Umstand läßt auch Rück-
schlüsse auf die gesunde Wir-
kung der Brittenschen Musik
auf ein naturgemäß in Neuer
Musik ungeschultes Publikum
zu. Dem im Dezember 1976
verstorbenen Britten ist es ge-
lungen, in seinen operntheatra-
lischen Werken - von denen
„Peter Grimes" und „Albert
Herring" Eingang in den inter-
nationalen Spielbetrieb gefun-
den haben - eine attraktive
Verbindung von gedanklicher
Entschiedenheit und melo-
disch-harmonischer Faßlich-
keit zu entwickeln.

Mit der „Scottish Opera" bot
sich den Initiatoren des „Carin-
thischen Sommers" überdies
eine Institution an, die - ob-
wohl jung an Jahren - über ein
hinreichendes Kontingent an
gewiegten Sängern und Instru-
mentalisten verfügt, um die in-
timen Probleme des Britten-
schen Werkvollzugs lösen zu
können. Die von Sir Alexander
Gibson ins Leben gerufene
„Scottish Opera" kam Anfang
Juli zum erstenmal nach Öster-
reich. Im Villacher Kongreß-
haus, das seine Verwendbarkeit
für den Stagione-Betrieb unter
Beweis stellte, gastierten die
Schotten unter der musikali-
schen Leitung von Leonard
Hancock mit Brittens Shake-
speare-Vertonung „A Mid-
summer Night's Dream" und
mit dem historischen Zweiakter
„The Rape of Lucretia" nach
Andre Obeys „Le viol de Lu-
crece".

Den literarischen und bil-
dungspolitischen Schwerpunk-
ten entsprechend, konzen-
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trierte sich das Interesse des
Publikums verständlicherweise
auf den vertrauten und deshalb
wohl auch musikalisch unver-
dächtigeren „Sommernachts-
traum"-Stoff. Vor praktisch
ausverkauftem Haus lieferten
die Schotten mit einer zügigen,
schlanken, im Detail amüsan-
ten Inszenierung von Tony Ro-
bertson den Nachweis, daß der
Aspekt der „Verzauberung"
keineswegs durch Ausstat-
tungsexzesse gewährleistet
werden muß. Im sparsam „for-
mulierten", dennoch suggesti-
ven Bühnenbild von Robin Ar-
cher entfalteten Sänger-Dar-
steller wie Kevin Smith (als fal-
settierender Oberon), Meryl
Drower (Thytania), David
Christie (Puck), William Mak-
kie (Theseus), Ciaire Living-
stone (Hippolyta), Gordon
Christie (Lysander), Gordon
Sandison (Demetrius) oder das

Handwerkersextett McCue-
White-Egerton-Kelly-Robert-
son-Maxwell ein so vitales wie
im Ulk beherrschtes Gesten-
spiel. Brittens Vision vom
post-mendelssohnschen Diver-
tissement schien von den schot-
tischen Protagonisten metho-
disch und damit aureatisch
sinnfällig in tönende Bewegung
umgesetzt. Den Schotten ge-
lang es somit wie nebenbei,
über manches - durch die Ver-
wendung der Originalsprache
bedingtes - Verstehensdefizit
hinwegzuheben - ein an sich
schmerzliches Manko im verba-
len Sperrfeuer der Shakespea-
reschen Sprache.
Für Brittens „Raub der Lucre-
tia" zeigte das Kärntner Publi-
kum - wie angedeutet - weni-
ger Neigung. Im nachhinein
möchte ich niemanden für die
an den Tag gelegte Passivität
tadeln, denn die Sache selber

und der Realisierungsversuch
gaben Anlaß zur Enttäuschung.
Mir war die prominent besetzte
Schallplatten-Aufnahme des
Werkes in Erinnerung (u.a. sin-
gen Peter Pears, Heather Har-
per, Janet Baker und Benjamin
Luxon unter der Führung des
Komponisten). Eine Einspie-
lung, die auf nachhaltige Weise
die herbe Süße der Britten-
schen Musik und deren schier
archaische dramaturgische
Einbindung in den Gesamtver-
lauf hervorkehrt. Nach der
Spukhaftigkeit des „Sommer-
nachtstraumes" entpuppte sich
„Lucretia" - zumindest in Vil-
lach - als zähe, betont statische
und musikalisch bisweilen le-
derne Angelegenheit. Das
verminderte Tempo auf der
Szene wurde bestenfalls von
den jugendlich vegetativen
Stimmen der Hauptdarstelle-
rinnen durchbrochen, während

die solistisch eingesetzten „Ab-
geordneten" des im Sinne
christlicher Ethik kommentie-
renden „Chores" (John
Robertson, Catherine Wilson)
Eintönigkeit kaum verhindern
konnten.
Das skizzierte Niveau-Gefälle
zwischen beiden Aufführungen
änderte indes nichts an der Tat-
sache, daß der „Carinthische
Sommer" mit diesem B ritten -
Festival einer kulturpolitischen
Verpflichtung nachgekommen
ist. Neben der bereitwilligen
Schallversorgung eines touri-
stisch fast überbelegten Land-
striches denkt man auch an die
gezielte ästhetische Informa-
tion des Stammpublikums.
Nicht üblich ist es, wenn in ei-
ner kleineren Gemeinde ein
komplettes Opernensemble mit
Werken neueren Datums zu
Diskussionen anregt.

Peter Cosse
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