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Der Spiegel zerbrach sein Herz

Später Triumph für
Zemlinsky

an der Hamburgischen
Staatsoper

Nicht jeder Ausgrabung folgt
auch eine Wiederbelebung.
Gerade bei jenen Werken, die
nach 1933 aus außermusikali-
schen Gründen verdrängt wur-
den, ist die Wiedererprobung
auch eine Ehrenpflicht. Man
überprüft, hakt ab und sieht
(und hört) gelegentlich auch
einmal sein Vorurteil bestätigt.
Nicht jeder Schreker-Oper (um
einmal die andere Wiener
Schule herauszugreifen), nicht
jeder Korngold-Hit, nicht jedes
Zemlinsky-Werk, dem jetzt
Wiedergutmachung widerfährt,
kann auch überleben. Die um
gut 75 Jahre verspätete Urauf-
führung von Zemlinskys

„Traumgörge" vor gut einem
Jahr in Nürnberg war da durch-
aus Modell.
Die beiden Einakter ,,Eine
florentinische Tragödie" und
„Der Geburtstag der Infantin",
die jetzt an der Hamburgischen
Staatsoper Premiere hatten,
füllen dagegen nicht nur eine
Bildungslücke, sondern haben
auch gute Chancen, sich einen
Platz im Opernrepertoire zu si-
chern. Theaterwirksame Stoffe
(nach Dichtungen von Oscar
Wilde) und eine ebenso raffi-
nierte wie in den Bann ziehende
Musik sind die Grundpfeiler
des Erfolgs — in Hamburg kam
dazu noch eine in allen Berei-

chen differenzierte und sorgfäl-
tige Interpretation.
Die „Florentinische Tragödie"
erzählt nur auf den ersten Blick
eine wohlvertraute Dreiecks-
Geschichte. Der Kaufmann
Simone überrascht seine Frau
Bianca mit dem Prinzen von
Florenz in zweideutiger Situa-
tion. Er reagiert zunächst als
Krämerseele, der dem Neben-
buhler teure Ladenhüter an-
drehen will, doch aus dem un-
terwürfigen Hahnrei, dem das
Schachern wichtiger ist als die
Eh(r)e, wird schließlich ein
blut'ger Rächer. Die Pointe ist
eine überraschende Versöh-
nung zwischen Bianca und Si-
mone; sie ist von seiner Stärke
fasziniert, er von ihrer Schön-
heit wieder gefesselt. Dazu hat
Zemlinsky eine flirrende, ek-
statisch aufgeheizte Musik ge-
schrieben, die die Vieldeutig-
keit der Figuren aufgreift, in-
dem sie einzelne Motive in
höchst widersprüchlichen
Zuordnungen aufklingen läßt.
Noch eindrucksvoller als die
1917 uraufgeführte „Florenti-

nische Tragödie" ist aber „Der
Geburtstag der Infantin" (1922
unter dem Titel „Der Zwerg"
erstmals vorgestellt). Wie Zem-
linsky die naive Bosheit der
12jährigen Infantin (die Ham-
burger Aufführung rückt einige
Änderungen des Librettisten
Georg C. Klaren — darunter die
Altersangabe der Titelheldin —
wieder in Richtung auf das
Wildesche Original zurecht),
ihre unbedachte Herzlosigkeit
und ihre Spontaneität kenn-
zeichnet, ist geistreich. Doch
die Musiksprache gewinnt an
beklemmender Intensität, wenn
der Zwerg auftritt. Man hat ei-
nen verkrüppelten Köhlerjun-
gen im Wald gefangen und der
Infantin zum Geburtstagsge-
schenk gemacht. Seine Tragik:
Er weiß nicht, wie häßlich er ist.
Seine Kindlichkeit besiegt sein
Äußeres, der Traum vom edlen
Ritter scheint ihm im Spiel auf
den (verwachsenen) Leib ge-
schneidert— bis er sich im Spie-
gel sieht, die Wahrheit erkennt
und an gebrochenem Herzen
stirbt. Reaktion des königlichen

Kindes: „Geschenkt und schon
verdorben, dann will ich ein
Spielzeug, das kein Herz hat."
Daß Zemlinsky zu diesen bei-
den Geschichten von verkann-
ten Männern und insbesondere
zur Tragödie der Häßlichkeit
eine besondere Affinität ent-
wickelte, darf ohne zulässige
Spekulation durchaus mit sei-
ner Biographie verknüpft wer-
den. Zemlinsky schaffte den
Durchbruch ganz nach oben ja
nie; er resignierte 1930, ihm
fehle „sicherlich das gewisse
Etwas, das man haben muß" -
underwar auch kein attraktiver
Mann. Alma Mahler beschrieb
ihren Lehrer als „scheußlichen
Gnom, klein, kinnlos, zahnlos,
immer nach Kaffeehaus rie-
chend, ungewaschen ... und
doch durch seine geistige
Schärfe und Stärke ungeheuer
faszinierend".
Die „Florentinische Tragödie"
mag ausgeklügelter kompo-
niert sein, der „Geburtstag der
Infantin" ist von bisweilen
atemraubender Wirkung, zeigt
Sinn für den Effekt, und zudem

Alexander Zemlinskys „Der Geburtstag der Infantin" mit Kenneth Riegel (Zwerg)
und Janet Perry (Infantin)...
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...sowie der Einakter „Eine florentinisc,
Steiner) hatten in Hamburg Premiere

(hier Kenneth Riegel und Elisabeth

trifft Zemlinskys Musik die
Spannweite zwischen Zeremo-
niell und Traumwelt, zwischen
existentieller Erfahrung und
den Klangschemen des Kinder-
geburtstags, zwischen mörde-
rischer Selbsterkenntnis und
dem Unverständnis des Kindes
vorzüglich.
Verstärkt wird die Wirkung
dieser raffiniert changierenden
Partitur in Hamburg durch eine
ungemein intensive musikali-
sche Interpretation. Gerd Al-
brechts musikalische Leitung
ist subtil und minutiös, trifft die
Aura der Musik wie ihre
Theatralik. Im Mittelpunkt des
Geschehens stehen jeweils die
Verkannten: Guillierma Sarä-
bia gibt dem Kaufmann Simone
Kraft und Verzweiflung, und
Kenneth Riegel liefert als

Zwerg eine hinreißende Lei-
stung, die nicht nur wegen des
akrobatischen Aspekts — er ab-
solviert die ganze Partie auf
Knien — überzeugt. Janet Perry
ist mit ihrer puppenhaften
Kleinmädchenallüre ein über-
zeugendes Gegenüber. Adolf
Dresens ausgeprägt werknahe
Inszenierung kommt dem „tra-
gischen Märchen" näher als der
florentinischen Dreieckstragö-
die, die er vielleicht doch zu ge-
radlinig erzählt. Dafür betont
Margit Bärdys Ausstattung die
Polarität der beiden Einakter:
Dem Nachtstück von Florenz
ist eine Blütenweiß-Unschuld
am spanischen Hof gegenüber-
gestellt. Viel Beifall für einen
Musiktheaterabend, der mehr
als nur lehrreich war, nämlich
spannend. Rainer Wagner

In ein Ballettmuseum blicken

., Zum Frankfurter
Gastspiel der

Martha-Graham-Danee>
Company

Die große alte Dame des zeit-
genössischen Tanzes fehlt bei
der Hauptprobe des exklusiven
Frankfurter Gastspiels ihrer
Kompanie. Martha Graham,
inzwischen 87 Jahre alt, von ih-
ren Mitarbeitern gehütet und
abgeschirmt, zeigt sich erst am
Premierenabend und gibt eine
Einführung in ihre Arbeit, in
die acht Werke, die an vier
Abenden zu sehen sind.
Die Graham spricht nicht nur
vom Tanz, sie beschreibt mit
Posen und Gesten, was ihren
Schulstil ausmacht. Einen Stil,
den Generationen von Tänzern
in ihrer I927 gegründeten New
Yorker School of Contempo-
rary Dance erlernt, den Choreo-
graphen wie Merce Cunning-
ham und Glcn Tetley weiter-
entwickelt haben. Die Graham,
die selbst noch mit 70 Jahren
die Hauptrollen ihrer Tanz-
dramen dargestellt hat, kreierte
- ähnlich wie Mary Wigman in

Deutschland - mit ihrem Per-
sonalstil den tänzerischen Ge-
genpol zur romantischen Auf-
fassung von der schwebenden,
ephebischen Ballerina.
Ihre Tänzerinnen indes — Män-
ner nahm sie erst 1938 in ihre
Kompanie auf - sind keine
Luftgeister, sondern Frauen
aus Fleisch und Blut. Sie tanzen
barfuß und haben einen festen
Kontakt zur Erde, nutzen den
Boden. Ihre Bewegungen fol-
gen dem natürlichen Rhythmus
des Atems, sind ein ständig
wechselndes Zusammenziehen
(contract) und Entspannen (re-
lease) des Körpers; raumgrei-
fende Sprünge und spiralen-
förmige Drehungen wechseln
mit abrupten Fallbewegungen.
Dieser Bewegungskodex ge-
stattet trotz seiner Strenge ein
großes Maß an individuellem
Ausdruck, was vor allem die
langgliedrige Peggy Lyman und
die hochdramatische Yuriko

Kimura bei diesem Gastspiel
bewiesen. Er fordert höchste
Konzentration — und die ließ
die Kompanie leider oftmals
vermissen.
Ihr Stil war epochemachend,
ihre Werke heute zu sehen
heißt freilich, in ein Ballettmu-
seum blicken. Die Graham hat
sich in erster Linie mit dem pu-
ritanischen Erbe Amerikas be-
faßt, hat die großen Frauenge-
stalten aus der Mythologie auf
die Bühne und nun auch mit
nach Frankfurt gebracht: die
Jcanne d'Arc in „Seraphic Dia-
logue" aus dem Jahre 1955, die
Jocaste in „Night Journey"
(1942), die Medea in „Cave of
the Heart" (1946). Männer in-
teressieren sie nicht, sind in ih-
ren Werken bestenfalls dekora-
tive Muskelprotze. Die Frauen
stellt sie in Konfliktsituationen
dar, die sie psychoanalytisch
durchleuchtet. Man sieht Ge-
stalten, die in ihrer Expressivi-
tät an Ernst Barlachs Skulptu-
ren erinnern, versehen aller-
dings mit einem guten Stück
Hollywood-Glamour. Gra-
hams Ausstatter Isamu Nogu-
chi schafft dazu symbolträchti-
ge Requisiten, hält die Bühne
spartanisch, läßt etwa Jeanne
d'Arc neben dem Engel Mi-
chael in einem filigranen Mes-
singgerüst ihren Platz als Hei-
lige einnehmen, gibt Jocaste
den Strick in die Hand, mit dem
sie zunächst Ödipus an sich
bindet und sich schließlich
selbst richtet.

Grahams Frauengestalten sind
leidenschaftlich, zornig, sie
drücken diese Leidenschaft-
lichkeit in furiosen Tanzsoli,
ihre Trauer in expressionistisch
überhöhter Gestik und Mimik
aus. Weniger symbolüber-
frachtet, und deshalb weniger
fremd, ja moderner, wirkt auf
uns ihr abstraktes 169. Werk
„Acts of Light", das erst An-
fang dieses Jahres im Kennedy
Center in Washington uraufge-
führt wurde. „Acts of Light",
basierend auf einem Zitat der
Schauspielerin Emily Dickin-
son aus dem 19. Jahrhundert,
ist Martha Grahams choreogra-
phisches Testament zu Lebzei-
ten, faßt in einer tänzerischen
Retrospektive die wichtigsten
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Martha-
Graham-
Dance-
Company:
Peggy Lyman
und George
White in
„Diversion
of Angels"

Stationen ihres Schaffens zu-
sammen. In Teil II mit dem Ti-
tel „Lament" zitiert sie ihr
1930 entstandenes Ballett
„Lamentation". Teil III, „Ri-
tual to the Sun", zeigt eine stili-
sierte Graham-Klasse vom Bo-
denexercise bis zum Battement.
Leider zerfließt dieses vehemt
konzentrierte und daher so
spannende Werk in einem be-
langlosen Schlußensemble.
Der Blick in die Vergangenheit,
in die Tanzhistorie also war die-
ses Frankfurter Gastspiel, ein
ehrfürchtiger Blick auf jene
Techniken und Werke, die die
Basis des sogenannten Post-
Modern-Dance bilden und
ohne die sicherlich auch das ak-
tuelle psychologische Tanz-
theater einer Pina Bausch oder
einer Reinhild Hoffmann nicht
denkbar wäre. Und die Prä-
sentation in Frankfurt? Die re-
staurierte Alte Oper ist für
Ballettabende problematisch:
Bühne und Zuschauer befinden
sich in wenig idealer Bezie-
hung. Dennoch: Ein kaum,
nein: ein nichtwiederholbares
Ereignis war dieses Gastspiel.

Eva- Elisabeth Fischer
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Von der Musikgeschichte übergangen

Die Wiederentdeckung
des Prinzen

Louis Ferdinand von Preußen
als Komponist

Prinz Louis Ferdinand von
Preußen hatte einen kleinen
Kreis von Musikkennern in
seine Berliner Villa zum Haus-
konzert geladen. Anlaß war die

• Erinnerung an das musikalische
Schaffen seines Vorfahren glei-
chen Namens, Louis Ferdinand
(1772-1806), mit einer Auf-
führung seines Klaviertrios op.
3, gespielt vom Berliner Gö-
bel-Trio, mit einem kurzen
Vortrag des Musikwissen-
schaftlers Klaus Hinrich Stah-
mer, aber auch mit der Prä-
sentation einer Schallplatten-
kassette des erhaltenen
Gesamtwerks. Nachdem das
Göbel-Trio Klaviertrios des
Prinzen auf Schallplatte aufge-

nommen hatte, kamen die Mu-
siker und Produzent Helmut
König auf den Geschmack und
setzten sich mit dem übrigen
Werk des prinzlichen Kompo-
nisten auseinander, in dem Be-
wußtsein, daß „ein bedeuten-
der musikalischer Schatz zu he-
ben" sei (so Helmut König).
Das Produkt dieser Arbeit liegt
nun auf 6 Schallplatten vor:
Das Klavierquintett op. 1, die
Klaviertrios op. 2 und op. 3, die
Klavierquartette op. 5 und op.
6, eine Fuge für Klavier op. 7,
das Notturno op. 8 für Flöte,
Violine, Viola, Violoncello und
zwei Hörner, das Rondo B-Dur
für Klavier und Orchester op. 9,
das große Klaviertrio op. 10,

ein Variationslarghetto für
Klavier und Streichquartett op.
11, das Oktett op. 12 für Kla-
vier, Klarinette, 2 Hörner, 2
Violen, 2 Violoncelli sowie das
Rondo op. 13 für Klavier und
Orchester. Interpreten der
Aufnahmen sind neben dem
Pianisten Horst Göbel und dem
Göbel-Trio (mit Hans Maile,
Violine, und Rene Forest, Vio-
loncello) das Joachim-Quartett
Hannover, Mitglieder des Ra-

dio-Symphonie-Orchesters
Berlin und der Orchester-Aka-
demie der Herbert-von-Kara-
jan-Stiftung, auch das Würz-
burger Residenz-Orchester un-
ter Hermann Dechant.
Im 175. Todesjahr wird das
Werk des Prinzen Louis Ferdi-
nand vorgestellt, dessen Leben
von Mythen umgeben und ver-
klärt wurde. Bedeutende Lite-
raten wie Körner, Brentano,
Freiligrath, Fontane und Li-
liencron rühmten ihn, Beetho-
ven war von ihm angetan und
widmete ihm sein drittes Kla-
vierkonzert, doch die Musikge-
schichte überging ihn. Einer-
seits wurde Louis Ferdinand als
Komponist ignoriert, anderer-
seits wollte man ihn an Beetho-
ven messen. Der Prinz erfuhr
eine fundierte musikalische Er-
ziehung, wurde zum perfekten
Klavierspieler ausgebildet und
lernte die Werke der Wiener
Klassik bereits frühzeitig ken-
nen. In Berlin kam es 1796 zu
einer ersten Begegnung mit
Beethoven. Louis Ferdinand
interessierte sich mehr für Mu-
sik, die Schönen Künste und
Philosophie denn für die Auf-
gaben, die er als Mitglied des
Fürstenhauses zu erfüllen hat-
te. In der „Freien Republik
Hamburg" verkehrte er in mo-
dern denkenden Kreisen, vor
allem mit französischen Emi-
granten. Er studierte die neue-
sten Werke von Dussek, Cra-
mer, Steibelt, lernte den fran-
zösischen Geiger Pierre Rode
kennen und kam mit Anton
Rcicha und Johann Ladislaus
Dussek zusammen. Dussek
wurde später sein musikalischer
Berater und Klavierpartner.
Als sich die politische Lage in
Preußen zuspitzte, nahm Prinz
Louis Ferdinand zuerst als Di-
plomat, später als Soldat am

politischen Geschäft teil. 1806
fiel er auf dem Schlachtfeld an
der Saale. Vom umfangrei-
cheren Oeuvre des Prinzen sind
13, meist kammermusikalische
Werke erhalten. Diese sind für
die Standardbesetzung der Zeit
geschrieben, die klassische
Form dominiert dabei. Louis
Ferdinand, der Mozarts
Streichquartette und Klavier-
sonaten gut kannte und sich
Beethovens erhältliche Kla-
vierwerke sofort besorgt haben
soll, handhabt die Form aber
mit einer gewissen Subjektivi-
tät. Die Harmonik wird verän-
dert hin zu vielfachem Modu-
lieren, nicht nach Quinten,-
sondern Terz-Verwandschaft
(man vergleiche damit Schu-
berts oder Beethovens Kam-
mermusik). Die zielbewußt
eingesetzte Durchführungs-
technik, seinerzeit die Errun-
genschaft, wird aufgegeben.

Louis Ferdinand „unterwan-
dert" schließlich die klassische
Satzstruktur. Damit stand er zu
seiner Zeit an der Spitze einer
Bewegung von Neuerern, die
man als „junge Romantik" be-
zeichnen könnte. Es ist nicht
die Romantik eines Weber,
Schubert, eines Brahms, Schu-
mann, Liszt oder Wagner, son-
dern ein eigener, eigenwilliger
Stil, den Schumann als den ei-
nes „Romantikers der klassi-
schen Epoche" bezeichnete.
Das Revolutionäre im Werk
des Prinzen Louis Ferdinand
mag vor allem darin liegen, daß
sich ein neuer Stilwille ankün-
digt und daß das Kunstwerk be-
griffen wird als Entäußerung
von Ideen. Die jetzt vorgelegte
Schallplattenedition ist Grund
genug, von dem Vor-Urteil
des nur dilettierenden Prinzen
oder fürstlichen Komponisten
Abschied zu nehmen. Die Mu-

Wurde mit der Schallplatteneinspielung des kompositorischen Gesamt-
werks des Prinzen Louis Ferdinand von Preußen ein ,,bedeutender musi-
kalischer Schatz" gehoben?

sik dieses jung gestorbenen
Preußen zeigt bemerkenswerte
Züge von Neuerung, Progressi-
vität, sie macht deutlich, daß
hier Klassik bereits zu neuer
Bewegung fortgeführt wird.
Preußen und sein Erbe — das ist
Thema im Preußenjahr 1981,
auch das Motto der diesjähri-
gen Berliner Festwochen, in de-

ren Konzerten man einige
Werke von Louis Ferdinand hat
hören können. Die Würdigung
des Oeuvres und die Auseinan-
dersetzung damit - die ja eher
außerhalb des offiziellen Fest-
wochenbetriebs geschah — ist so
eine Auseinandersetzung mit
dem „musikalischen Erbe"
Preußens. Helge Grunewald

Lebensbaum und Totenhaus

Berlin:
Opern-Neubeginn
in Ost und West

Neubeginn an zwei Berliner
Opernhäusern: An der Deut-
schen Oper in West-Berlin
setzte der Intendant Götz
Friedrich mit seiner eigenen
Inszenierung von Leos Janä-
ceks „Aus einem Totenhaus"
nach dem sibirischen Tagebuch
von Dostojewski einen sehr ei-
gentümlichen, sehr markanten
Akzent; die Premiere dieses
musikalisch vergleichslosen,
aber tristen, den vermeintli-
chen Erwartungen eines soge-
nannt „normalen" Opernpu-
blikums nicht im mindesten
entsprechenden Werks endete
mit Ovationen für den Dirigen-
ten Vaclav Neumann — zu
Recht übrigens — und für den
neuen regieführenden Inten-
danten, womit wohl zugleich
die erhoffte und für das West-
Berliner Kulturleben auch
notwendige Musiktheatcr-Prä-
gung mit einem Goodwill vor-
aushonoriert wurde. Doch
merkwürdig: Das exzeptionel-
le, mit großem Können insze-
nierte, in seinem geistigen Kern
auch richtig erfaßte Werk, mit
seinem Thema der Hoffnungs-
losigkeit des Lebens in einem
Sträflingslagcr unter die Haut
gehend, hinterließ weniger
Spuren im Bewußtsein als die
scheinbar ganz affirmative
Premiere am Abend zuvor im
anderen Berlin, jenseits der
Mauer.
An der Komischen Oper, dem
von Walter Felsenstein gegrün-

deten Hause, zum Modell-In-
stitut für „realistisches Musik-
theater" hochstilisiert - eine
Vorrangstellung, die Felsen-
stein selber weder angestrebt
noch durch Äußerungen geför-
dert hat—, begann nach der vor-
zeitig beendeten Intendanz von
Joachim Herz ein neuer Ab-
schnitt, dessen Ankündigung
selbst von Freunden des Hauses
zunächst mit Skepsis aufge-
nommen wurde: Der Intendant
Dr. Werner Rackwitz und sein
ebenfalls neu ernannter Chef-
dramaturg Hans Jochen Genzel
— bisher gab es diese Position
nicht — kommen aus dem „Ap-
parat", wie es „drüben" heißt,
aus dem Ministerium für Kul-
tur. Berufen wurden jedoch
auch ein Chefdirigent — Rolf
Reuter — und als Chefregisseur
einer der profiliertesten
Opern-Szcniker in der DDR,
Harry Kupfer, zuvor Dresden.
Von diesen beiden wird in er-
ster Linie die künstlerische
Entwicklung an der Komischen
Oper Berlin abhängen.
In deutschen Landen ist das
wohl der Brauch: zur Weihe des
(Opern-)Hauses Wagners
„Meistersinger", ihr etwas du-
bioses Preissingen um des
Goldschmieds Töchterlein ab-
halten zu lassen. Indes: Harry
Kupfer unterlief alle offen oder
geheim gehegten Erwartungen,
Meister Sachs/Wagner aus
Feuerbachscher Wahnbefan-
genheit und Vieldeutigkeit zu
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befreien und die Stellung des
Künstlers generell fortschritt-
lich festzulegen. Statt dessen
gelang der Regie in offensichtli-
chem Einvernehmen mit Rolf
Reuter und dem Gast-Bühnen-
bildner (von der „Linden-
Oper") Wilfried Werz Überra-
schendes: die von singenden
Darstellern realisierte, den Be-
sucher von heute zutiefst bewe-
gende Nähe zu menschlichen
und gesellschaftlichen Wider-
sprüchen. Der von Stolzing
(Günter Neumann) besungene
„Lebensbaum" ist das ganze

„Es war ein Ritt über den Bo-
densee", bekundete Götz
Friedrich, sichtlich erschöpft
nach der Premiere der Janä-
cek-Oper. Was mag der neue
Hausherr gemeint haben?
„Nur" die Schwierigkeiten,
Choristen und Statisten aus un-
serer Wohlstandsgesellschaft
zur glaubhaften Darstellung
menschlichen Elends anzulei-
ten, wie es Dostojewski in sei-
nem Tagebuch aufgezeichnet
und wie es der mährische Kom-
ponist in seiner letzten Oper
nachempfunden hat? Spielte

„Die Meistersinger" an der
Neumcmn (Stolzing), Jana
(Magdalena)

Geschehen hindurch begehba-
res Zentrum, um das immer
stärker rotierende Bewegung
zur Spiegelung der inneren
Vorgänge wird, im Einklang
mit der Musik. In dieses Rotie-
ren einbezogen bis zur drohen-
den Entfremdung von sich
selbst ist Hans Sachs (Siegfried
Vogel), so daß das Volk an ihn
sich wenden muß: „Wach"
auf..." Die Handlung basiert
hier auf dem Wagner-Jahrhun-
dert, zitiert in Bildzeichen das
mittelalterliche Nürnberg und
holt das Ganze ins heutige Ver-
ständnis; helle Köpfe richteten
Wagners Gemerk.
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Komischen Oper Ost-Berlin: Günther
Smitkowa (Eva), Elzbieta Hornung

Götz Friedrich auf die Pro-
bleme mit einem in der Ära
Siegfried Palm vielleicht gegen
Ende etwas träge gewordenen
Opern-Apparat an? Oder auch
darauf, daß uns Erfahrungen in
und Nachrichten aus Strafla-
gern, Zuchthäusern, Folter-
kammern zu gegenwärtig sind,
als daß sie in Opernform
glaubwürdig aufbereitet wer-
den könnten?
Man bewunderte regieliches
Können — und blieb kalt. Zuviel
war gewollt — und es entstand
zuviel „Gewolltes". Eindring-
lich war inszeniert - und es ent-
stand nur „Inszeniertes".

Vaclav Neumann hingegen traf
die Umbrüche, den sprachme-
lodischen Gestus, die sprechen-
de Harmonik genau, hielt die
Spannung bis zum letzten Takt,
stemmte sich der drohenden
Glätte entgegen, ließ nicht
„brav" und auf Stimmen
„Rücksicht" nehmend musizie-

ren, sondern forderte die Sän-
ger heraus. Die Musik erwies
sich in jeder Szene, die Josef
Svoboda bildlich sparsam ge-
staltet, visuell an die gegenwär-
tige Erfahrung herangeführt
hatte, als der stärkere Mittei-
lungsfaktor: auch dies jedoch
war ein Sieg der „Oper".

Claus Henning Bachmann

Zuversicht in die nächsten Jahrzehnte

Zum 50jährigen
Bestehen des BBC

Symphony Orchestra
London

Das sinfonische Orchester der
British Broadcasting Corpora-
tion ist fünfzig Jahre alt gewor-
den. Für einen Klangkörper ist
dies zwar kein besonders hohes
Alter, aber man muß die Feste
feiern, wie sie fallen, und die
BBC hat das Ereignis würdig
begangen. Außer der Veran-
staltung von Galakonzerten
und Empfängen hat sie eine
Publikation herausgebracht,
die in ihrer Freimütigkeit und
Vollständigkeit einzigartig da-
steht und auf viele Jahre hinaus
ein wichtiges Nachschlagebuch
bleiben wird: „The BBC Sym-
phony Orchestra", von Nicho-
las Kenyon.
Zugleich wurde ein Erinne-
rungsalbum mit vier von EMI
übernommenen Schallplatten
veröffentlicht, die das Orche-
ster im besten Licht erscheinen
lassen. Hier dirigiert dessen er-
ster, langjähriger Kapellmei-
ster, Sir Adrian Boult (Jahr-
gang 1889 und immer noch
quicklebendig), die „Fantasia
on a Theme by Thomas Tallis"
von Vaughan Williams, die
„Music for Strings" von Arthur
Bliss, die „Lear"-Ouvertüre
von Berlioz und die Tondich-
tung „Nächtlicher Ritt und
Sonnenaufgang" von Sibelius;
Sir Edward Elgar nimmt sich
seiner Cockaigne-Ouvertüre
an, Fritz Busch Mozarts Linzer

Sinfonie. Toscaninis berühmte
Einspielung von Beethovens
Sechster und Bruno Walters
Aufnahme der Vierten von
Brahms sind ebenfalls enthal-
ten. Den Aufnahmedaten ent-
sprechend ist das Klangbild
präsent und von guter Dyna-
mik, die Fertigung ist einwand-
frei.
Erfreulicherweise ist Kenyons
Buch kein Lobgesang und
keine Festschrift im üblichen
Sinne. Er nimmt gelegentlich
kein Blatt vor den Mund, wenn
er Mißstände rügt oder das Ge-
baren einiger Dirigenten kriti-
siert. Er schildert offenherzig
die Querelen, die der Grün-
dung des Orchesters voran-
gingen.
Die 1922 gegründete BBC
hatte schon lange erkannt, daß
die damals in London wirken-
den Orchester unzulänglich wa-
ren, obwohl es nicht an guten
Musikern fehlte. So beschloß
die BBC, ihr eigenes, ständiges
Orchester zu bilden. Sie war gut
beraten, als sie den damals
ziemlich unbekannten Dirigen-
ten des Birminghamer Stadtor-
chesters, Adrian Boult, mit des-
sen Bildung betrauten. Er war
nicht nur ein gewiegter Ka-
pellmeister, dessen spärliche
Gestik an seinen einstigen Mei-
ster Arthur Nikisch erinnerte,
sondern auch und vor allem ein

famoser Pädagoge, der tech-
nisch und charakterlich das Be-
ste aus den von ihm gewählten,
ausgezeichneten Musikern her-
auszuholen wußte. So wurde
das Orchester in kurzer Zeit zu
einem der bedeutendsten Eu-
ropas, ja der Welt. Seine 114
Instrumentalisten bildeten
auch den Stock, aus welchem
kleinere BBC-Klangkörper
hervorgingen. Um seinen stets
wachsenden Aufgaben als Ge-
neralmusikdirektor der BBC
und Hauptdirigent seines sin-
fonischen Orchesters gerecht
zu werden, verstand Boult es,
einen tüchtigen Stab von musi-
kalisch geschulten Organisato-
ren um sich zu sammeln, darun-
ter Edward Clark, Kenneth
Wright und Julian Herbage, die
ein waches Verständnis für
zeitgenössische Musik hatten,
während Boult eher der Klassik

zuneigte. So kam es, daß bereits
1931 das jährliche Festspiel der
International Society for Con-
temporary Music in Oxford und
London mit Hilfe des neuen
Orchesters abgehalten werden
konnte, das von Alfredo Casel-
la, Constant Lambert, Gregor
Fiteiberg und Hermann Scher-
chen dirigiert wurde.
Die Werke, die bei diesem
Anlaß zur Uraufführung ka-
men, sind zwar- mit Ausnahme
von George Gershwins „An
American in Paris" - der Ver-
gessenheit anheimgefallen,
aber es wurde doch ein histori-
sches Ereignis, das viel zum
Ruhm des jungen Orchesters
beitrug und Bahnbrecher für
das Verständnis der neuen Mu-
sikrichtung in England wurde.
Die Probe für die internatio-
nale Geltung des BBC-Orche-
sters bestand es 1935, zunächst

mit seinem ersten ausländi-
schen Konzert in Brüssel, be-
sonders aber auch beim Lon-
don Music Festival des gleichen
Jahres, bei welchem es von
Koussevitsky und von dem gc-
fürchteten Toscanini dirigiert
wurde. Die gehegten Befürch-
tungen wurden bald zerstreut.
Der Maestro hatte sich im vor-
aus zwanzig Proben ausbedun-
gen; kaum mehr als eine für je-
des Konzert war notwendig.
Überragende Aufführungen
von Verdis Requiem und
Beethovens Choralsinfonie wa-
ren 1938 und 1939 die unver-
geßlichen Höhepunkte.
Neben Toscanini hatten Bruno
Walter, Willem Mengelberg
und andere Stardirigenten ei-
nen schweren Stand, doch von
allen wurde die Qualität des
Orchesters lobend anerkannt.
Dann kam der Krieg und mit

ihm für lange Zeit das Ende des
Höhenflugs. Die beliebte
Queen's Hall, die von Anfang
an das Heim des Orchesters ge-
wesen war, wurde 1941 zer-
stört, und das Orchester fand
ein neues Zuhause in Bedford,
während die Konzerte in der
riesenhaften Albert Hall statt-
fanden. Nach dem kriegsbe-
dingten Rückschritt hat sich das
BBC-Orchester, besonders un-
ter hervorragenden ausländi-
schen Dirigenten wie Pierre
Boulez, Antal Dorati und Gen-
nadi Rozhdestvensky, wieder
emporgearbeitet. Trotz der
wirtschaftlichen Krise, von der
auch die BBC und ihre musika-
lische Tätigkeit betroffen wur-
de, darf ihr sinfonisches Orche-
ster mit Zuversicht den näch-
sten Jahrzehnten entgegense-
hen.

Rene Elvin

Koss Music-Box. Das Stereo-Radio mit
dem Riesen-Sound im Taschenformat.
Es ist soweit: Jetzt können Sie überall Ihren Lieblingssender, Ihr Lieblings-
Radioprogramm in einer Qualität hören, die Sie bisher nur von Ihrer
großen Hifl-Anlage kannten.

Bequem und komfortabel; die Koss Music-Box ist klein, federleicht
und handlich. Sie paßt in jede Hemden- oder Hosentasche, an Ihren
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Zusammen mit dem passenden Mini-Stereo-Kopfhörer. unserem
neuen K.S.P., erleben Sie einen Sound, den Sie im Taschenformat
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Die Koss Music-Box ist in der Bedienung so komfortabel wie die Hifi-
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