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Links: Der historische Vorhang
im Theater an der Wien
Unten: Die feierliche Eröffnung

„Ungeachtet ihres betörenden, ja verschwenderischen Glanzes sind die Wiener Fest-

wochen in ihrer jetzigen Form nicht unbedingt sympathisch. Eine Gigantomanie, eine

Aufbauschung, eine Völlerei in ästhetischen Genüssen hat da Platz gegriffen, die im

tiefsten das Gegenteil dessen sind, was sie sein möchten: Kultur. Was da tagtäglich

abends und noch dazu nachmittags und vormittags vor sich geht, tritt sidi in seiner

Erlesenheit selber auf die Zehen. Als Schein der Konkurrenz am Standard wird dann

über die Lächerlichkeit diskutiert, wer noch behender auf der E-Saite herumturnt, wer

noch schwelgerischer sich auf sinfonische Bravour versteht, wer noch inbrünstiger das

hohe C in die Arena zu schleudern vermag. Wenn Qualität mit dem Glück der

Zahl multipliziert wird wie in diesen überfüllten, jeglichen Vergleiches spottenden

Kulturwochen in Wien, wird das Fest zum Sinnenkitzel Nicht wenige der Besonneneren

unter den Wiener Musikfreunden schütteln die Köpfe und gestehen ein, sie hätten

genug zu tun, wollten sie ein Drittel des Angebots in angemessener Ruhe verdauen."

Eigenveranstaltungen gleichfalls festlkh zu
repräsentieren. Daß die musikalischen Dar-
bietungen — und nur diese sollen uns hier
beschäftigen — beide Seiten des spezifischen
Bildes der Wiener Kunsteinstellung (die
sich zutiefst der ruhmreichen Tradition ver-
haftet fühlt, dennoch aber bedeutende zu-
kunftsweisende Kräfte besitzt) getreulich
widerspiegelten, ist allein Huberts Verdienst.
Denn die Gesellschaft der Musikfreunde, die
diesmal die Hauptlast des Festes zu tragen
hatte und damit gleichzeitig das Jubiläum
ihres 150jährigen Bestehens feierte, hatte
ihr Festprogramm ganz auf die Vergangen-
heit ausgerichtet.

Nicht die „Emporbringung der Musik in
allen ihren Zweigen" — eine höchst leben-
dige Aufgabe also, die mit diesen Worten

D ß diese massive Unmuts-Äußerung in
einer österreichischen Provinzzeitung

abgedruckt wurde, also gleichzeitig vom
Neid der im Hinterland Darbenden auf die
in der Hauptstadt Tafelnden kündet, ver-
schlägt nichts. Im Gegenteil: das Unbehagen
an der gegenwärtigen Opulenz der Wiener
Festwochen hat sich, wie man sieht, schon
über das ganze Land verbreitet. Mäßigung
heißt aiso die Parole für das nächste Jahr.
Die diesjährige Veranstaltung — wahrschein-
lich das aufwendigste, glanzvollste und er-
eignisreichste Fest, das jemals auf dem Erden-
rund abgehalten worden ist — kann einfach
nicht mehr überboten werden; das beweist
allein schon die Statistik: An 29 Tagen fan-
den 83 Konzerte statt, die von rund 100 000
Personen besucht wurden; die Theater boten
366 Aufführungen (davon acht Premieren),
in denen 284 000 Besucher gezahlt wurden;
in den 50 Ausstellungen fanden sich ins-
gesamt 290 000 Interessenten ein. Stolz über
die kulturelle Leistungsfähigkeit Wiens und
Sorge über den Massenausverkauf der Fest-
lichkeit halten sich also die Waage.
Zweifellos war es keine leichte Aufgabe für
den Festwochenintendanten Dr.Egon Hilbert,
die von den einzelnen kulturellen Institutio-
nen angebotenen -Beiträge zu koordinieren
und zu gliedern und überdies noch die von
ihnen vernachlässigten Kunstbezirke durch



schon in den Gründungsstatuten von 1812
verankert ist — war das Ziel des Jubiläums-
festes, nicht die Meisterwerke unseres Jahr-
hunderts also oder gar Kompositionsauf-
träge erklangen in den 47 Festkonzerten,
sondern die Standardwerke aus dem hundert-
mal abgeschrittenen Umkreis der Klassik und
Romantik, die Werke jener großen Kompo-
nisten also, denen der „Musikverein" und
damit das Wiener Musikleben seine einzig-
artige Tradition verdankt — von der man
noch heute zehrt, ohne für neue Traditionen
die Voraussetzungen zu schaffen. (Dennoch
verdient zumindest die organisatorische Lei-
stung, die der Musik verein — dank der
souveränen Disposition seines Generalsekre-
tärs Prof. Rudolf Garnsjäger — mit der
Abwicklung dieses Monsterfestes vollbracht
hat, höchste Bewunderung.)

Nicht: wagemutiger Einsatz für das Neue
(wie er etwa die Berliner Festwochen kenn-
zeichnet), sondern möglichst vollkommene
Wiedergabe des Althergebrachten ist die ein-
gestandene Zielsetzung der Wiener Fest-
wochen. Ihr diente in diesem Jahr ein Auf-
gebot der besten Ensembles und Interpreten,
wie es internationaler nicht gedacht wer-
den kann. In unmittelbarer Aufeinander-
folge gastierten nicht weniger als sechs aus-
ländische Spitzenorchester im Großen Musik-
vereinssaal, davon waren die „Cappella
Coloniensis" und das „Orchestre National de
POpera de Monte Carlo" zum ersten Male
in Wien. Während man aber die stilistische
Authentizität des vom Westdeutschen Rund-
funk erhaltenen Barockorchesters hierzulande
wenigstens dem Hörensagen nach schon
kannte, war die Akkuratesse, mit der Louis
Fremaux und das Monte-Carlo-Orchcstcr die
Tugenden der französischen Orchesterschule
den Wienern servierten, ein unerwartetes
(und um so stürmischer beklatschtes) Er-
eignis.

Eine Woche lang bestimmte das „Phühar-
monia Orchestra of London" Gesicht und
Niveau des Wiener Musiklebens: Es ab-
solvierte, außer einem Beethoven- und einem
Johann-Strauß-Konzert, einen ganzen
Brahms-Zyklus und gab dabei unter dem
Dirigentenstab von Josef Krips alle Wunder
seiner Klangkultur preis. Danach begann
ein wahres Defilee nationaler Musiktempe-
ramente: Das Concertgebouworkest Amster-
dam erwies holländische Gediegenheit sowohl
unter Bernard Haitink wie unter Eugen
Jochum und fühlte sich nur durch Pierre
Monteux, bei Berlioz „Phantastischer", in
seinen gallischen Wesenselementcn angespro-
chen — in jener Mischung von klanglicher
Delikatesse und federnder Rasanz, die Er-
nest Ansermet im Orchestre de Ia Suisse
Romande bei Strawinskys „Feuervogel"-
Suitc sowie Debussys „Ibena" und „La
Mer" spontan freizulegen wußte. Mit deut-
scher Gründlichkeit wiederum gingen die
Berliner Philharmoniker ans Werk, die sich
unter Herbert von Karajans unnachgiebiger
Hand zwei Programme — darunter Stra-
winskys prächtige Symphonie in C und die
grandios gesteigerte „Daphms und Chloe"-
Suite Ravels — mit höchster Energie (am
heißesten Tag des Festes) erarbeiteten und
eine ihrer Kraftleistung entsprechende Be-
geisterung auslösten.

Die Nationalcharaktere des Ostens waren
zwiefach vertreten; die positiven (Härte
unter Wahrung der Eleganz) beim Orchester
der Warschauer Philharmonie, das sich unter
Witold Rowickis intensiver Leitung der

domestizierten Primitivität von Schosta-
kowitschs Fünfter ebenso rückhaltlos hingab
wie es die fabelhafte Sopranistin Stefania
Woytowi'cz in Brittens (kurios daneben-
komponiürten) Rimbaud-Gesängen „Les Illu-
nunations" dezent begleitete; negative da-
gegen beim Moskauer Kammerorchester, das
mit seinem frappanten, aber maschinellen
Piano-Spiel zwar unerhörten Drill offen-
barte, ebenso deutlich jedoch auch seine nur
oberflächliche Beziehung zur klassischen und
vorklassischen Musik des Westens.
Nicht wenige Feste innerhalb des Festes er-
eigneten sich auf den woißen und schwarzen
Tasten des Konzertflügels (wobei, erstaun-
Ikhörweise, fast alle Pianisten den in Wien
üblichen Bösendorfer mit dem Stemway ver-
tauschten). Zunächst trat Wilhelm Backhaus
vor das Publikum: So ehrwürdig uns seine
Musikerpersönlichkeit geworden ist, so we-
nig gestattet er uns, sie zum erstarrten

ein Geheimnis, wenn nicht ein lästiges Übe
ist.

Svjatoslav Richter

Monument zu erheben. Mit faszinierender
Elastizität, einer in nichts getrübten Technik
und der nur dem Alter erreichbaren spiri-
tuellen Ausgewogenheit interpretiert er Mu-
sik von ihrem Inbegriff her, in dem „Geist"
und „Erlebnis" zur restlosen Deckung kom-
men. So gerieten die beiden Brahms-KIavier-
konzerte, die Backhaus mit den Londoner
Philharmonikern unter Krips spielte, zu
Mustern klassisch-romantischer Stileinheit,
innig erfühlt im Detail, souverän disponiert
in der Großform.

Danach die Sensation der Veranstaltung:
Svjatoslav Richter, mit ungeheurer Span-
nung erwartet und, an der Erwartung ge-
messen, gelinde enttäuschend. Richter ist ein
Mann von unerhörter pianistischer Bravour;
er besitzt eine phänomenale Geläufigkeit und
eine Anschiagskultur, die zwar jede feinste
Nuancierung erlauben würde, meist aber
dazu dient, die dynamischen Extreme — das
fast unhörbare Piano und das fast unerträg-
liche Fortissimo — zu artikulieren. Richter
absolvierte ein staunenswert unkonventio-
nelles Solo-Programm: Schumanns g-moli-
Sonate und „Faschingsschwank aus Wien",
Chopins Polonaise-Fantasie, Debussys
„Estampes" und die frühexpressionistische
Fünfte Sonate Skrjabins. Von intellektueller
Gestaltung war sein Spiel dabei kaum ge-
tragen; er verkörpert eher einen Virtuosen-
typ, der in der westlichen Tradition seit
Liszt und RubinstcLn ausgestorben scheint:
den Rubatospieler, dem „Form" zumindest

wältigte, doch legte die kühle beibstSicher-
heit im Gestalten und die auffallende Gleich-
gültigkeit um das orchestrale Geschehen die
Vermutung nahe, daß es mit Cliburns eigent-
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hang besteht, mag er von den Routiniers
und Virtuosen unserer Konzertsäle auch noch
so oft geleugnet werden.

Das zweite Zentrum des Festwochen-Ge-
schehens (neben dem Jubiläumsfest des Musik-
verems) war die Wiedereröffnung des tra-
ditionsreichen „Theaters an der Wien", das
dank Dr. Huberts Initiative vor dem Ab-
bruch bewahrt blieb und nach siebenjähriger
Sperre und umfangreichen Erneuerungs-
arbeiten wieder spielfähig gemacht wurde.
Das Haus, in dem sich 150 Jahre lang "Wie-
ner — nein: europäische Theatergeschichte
ereignete, ist nun in den Besitz der Stadt
Wien übergegangen und wurde mit einem
Kostenaufwand von rund 15 Millionen DM
renoviert und in seinen technischen Anlagen
(wenn auch nicht in seiner Bequemlichkeit)
entscheidend verbessert. Diese gewaltige
Summe erscheint durchaus gerechrfertigt,
wenn man bedenkt, welch kultureller Wert
damit erhalten werden konnte. Im Thea-
ter an der Wien erlebte 1805, vier Jahre
nach seiner Eröffnung, Beethovens „Fideho"
seine Uraufführung, hier wurden Kleists
„Käthchen von Heilbronn", Grillparzers
„Ahnfrau" und Schuberts „Rosamunde" zum
ersten Male gespielt, hier brachte Johann
Nestroy seine berühmtesten Possen heraus,
hier erklang zum ersten Male die unsterb-
liche „Fledermaus". Daß dieses wunderbar
intime und akustisch hervorragende Haus
nun den Wienern wiedergeschenkt ist, kann



der Gemeinde Wien nicht genug gedankt
werden. Allerdings bleibt nun zu hoffen,
daß die Stadtverwaltung in ihrem mäzena-
tischen Impuls nicht erlahmen, sondern das
Theater niveauvoll und weltoffen, traditions-
bewußt und gegen wartsm-ut ig) kurz: auf
seine ruhmreiche Vergangenheit und nicht
auf ihren geschäftlichen Vorteil bedacht,
weiterführen wird.

Mit Mozarts „Zauberflöte" wurde da ein
verheißungsvoller Anfang einer möglichen
Zusammenarbeit zwischen der Stadt Wien
(als vermietende TSetriebsgeseUschaft) und der
Wiener Staatsoper (als gastierendem Eigen-
veranstalter) gemacht. Wie man hört, wird
die Staatsoper auch künftighin ihr Gast-
recht nützen und an sechzig Abenden pro
Saison mit den intimen Werken ihres Reper-
toires in das Theater an der Wien über-
siedeln. Daß die materiell kargen, aber
künstlerisch so ergiebigen Jahre von 1945
bis 1955, da die Wiener Oper dort ihr
Notquartier aufgeschlagen hatte, eine Fort-
setzung finden möchten, ist aufs innigste zu
wünschen, obwohl die Eroffnungspremiere
selbst nicht eben glücklich ausgefallen ist.
Am besten kam der Bühnenbildner Günther
Schneider-Siemssen mit der Vielschichtigkeit
der „Zauberflotc" zu Rande: Das ganze
Spiel in das Spannungsfeld zwischen phan-
tastisch verfremdeter Romantik und tradi-
tions bezüglichem Barock zu stellen, war
eine eigen ständig-neue und doch stilistisch
vertretbare Idee. Schade nur, daß sich der
Münchner Gastregisseur Rudolf Hartmann
in der Spielführung auf konventionelle
Arrangements beschränkte und daß Herbert
von Karajan den Philharmonikern nur hoch-
polierte Glätte, nicht aber den süßen Duft
des Wunderwerks aus Mysterium und
Kasperliade entlockte. Auf der Bühne agier-
ten so langbewährte Kräfte wie Wilma Lipp
(Pamina), Erich Kunz (Papageno) und Gott-
lob Frick (Sarastro), dazu Nicolai Gcdda
(Tamino), Graziella Sciutti (Papageno) und
Ingeborg Hallstein (Königin der Nacht).

Alban Bergs Oper „Lulu" wurde zur ersten
musiktheatralischen Erfüllung im altneuen
Theater an der Wien: nicht nur Abtragung
einer 25 Jahre alten Ehrenschuld am Koni-

Alfred Brendel

ponisten, nicht nur der absolute Höhepunkt
der diesjährigen Festwochen, sondern ein
Markstein in der Bemühung Wiens um das
moderne Operntheater überhaupt. Wieder
waren, wie 1951 bei der Salzburgs Reha-
bilitierung des „Wozzeck", Dr. Hilbert (als
unbeirrbarer Initiator) und Dr. Karl Böhm
(als einsatzfreudiger Dirigent) gemeinsam
am Werk, und es ist durchaus denkbar, daß
die von ihnen geschaffene „Lulu"-Auffüh-
rung auch diesem ungleich schwierigeren
Werk zum Durchbruch verhilft, nachdem
die bisherigen Bühnenaufführungen an den
Fingern einer Hand herzuzählen sind. Die
Problematik des Stoffes zu behandeln und
die Besonderheit seiner Umsetzung in eine
unerhört komplexe, zugleich jedoch völlig
„stimmige" Zwölftonpartitur zu analysieren,
fehlt hier der Platz. Es genüge das Be-
kenntnis, daß Alban Berg damit eine der
faszinierendsten, in ihrem verzehrenden Aus-
druck wie in ihrem geistigen Tiefgang über-
zeugendsten, durchaus im herkömmlichen
Sinne „schönsten" Musiken geschrieben hat,
die auf dem Boden der „Wiener Schule"
entstanden sind.

Evelyn Lear und Paul Schöffler in Alban Bergs „LULU11

Das Wiener Publikum bekundete seine Zu-
stimmung zu Werk und Wiedergabe ebensu
spontan wie stürmisch: Die fünf Aufführun-
gen waren über Nacht ausverkauft, und die
Ovationen, die am Ende der festlichen
Premiere den Mitwirkenden dargebracht
wurden, dauerten zwanzig Minuten lan^.
Dieser Begeisterungssturm galt, völlig zu
Recht, zunächst dam Dingenten und der
Trägerin der Titelrolle. Evelyn Lear als
Lulu war ein Elementarereignis: Von faszi-
nierender Sinnlichkeit, gleich glaubwürdig
in dür raffinierten Verführung wie in der
kindlichen Unschuld, ist sie das Verhängnis
Weib, das seine Wonnen nur als vernichtende
Grausamkeiten spenden kann; dazu sang sie
ihren exorbitant schwierigen Part mit spie-
lerischer Leichtigkeit und traf auch den von
Berg verlangten Sprechgesang bravourös.
Gleich neben ihr muß Paul Schöffler ge-
nannt werden, der aus dem widerlichen
Philister Dr. Schön ein ergreifend tragisches
Mannesschicksal formte. Erstaunlich intensiv
Rudolf Schock als Aiwa, hervorragend in
den kleineren Rollen Gisela Litz (Geschwitz),
Margarete Ast (Gymnasiast), Hans Braun
(Rodrigo) und Kurt Equiluz (Maler). Der
Garant der musikalischen Erfüllung wirkte
am Dirigentenpult: Karl Böhm legte die
expressiven Kräfte der Partitur mit über-
wältigender Intensität und zugleich ihre
Strukturwerte in souveräner Gliederung frei.
Daß bei allem Dahinströmen des glühenden,
aus den Quellen von Romantik und Jugend-
stil gespeisten Melos die Deutlichkeit des
bald gesungenen, bald gesprochenen Textes
voll erhalten blieb, nötigt Bewunderung
ebenso für Böhms Klangsinn wie für
die Akustik des Theaters ab. Daß
die Wiener Symphoniker (erstmals in
Wien als Opernorchester fungierend) den
Instrumentalpart mit höchster technischer
Sicherheit bewältigten, ist nicht zuletzt auch
ein Verdienst Ernst Märzendorfcrs, der den
größten Teil der Probenvorbereitung für
Böhm übernommen hatte.
Von den mannigfachen Möglichkeiten, die
„Lulu" zu inszenieren, wählte der junge
Wiener Schauspielregisseur Otto Schenk die
ihm am meisten gemäße: Er inszenierte
Wedekind, nicht Berg. Das besagt, daß er
auf restlose schauspielerische Glaubwürdig-
keit und (wie wohltuend!) auf völlige
sprachliche Deutlichkeit achtete, von Bergs
Musik aber nur den theatralischen Gestus
szenisch nachzeichnete, nicht deren ab-
solute Formen. Seine Regie vermied klug
die grellen Effekte der Kolportage, erreichte
jedoch auch nicht die Höhen des Symbol-
dramas. So sah man ein musikalisches Sitten-
stück aus den Zwanzigerjahren, nicht das
zeitlose Operndokument des Mirleids mit
der Kreatur, der Verherrlichung des Eros.
Die Bühnenbilder zu den einzelnen Szenen
gerieten im Stil und in der Gelungenheit
nicht ganz gleichmäßig; sie sind den Wienern
dennoch ein kostbares Vermächtnis, denn die
Entwürfe dazu stellen die letzte Arbeit des
inzwischen verstorbenen Caspar Ncher dar.
Mit dieser „LuluH-Inszenierung (um die sich
die zyklische Aufführung fast aller Konzert-
werke Alban Bergs gruppierte) hat Fest-
wochenintendant Dr. Hilbert jedenfalls seinen
größten Sieg errungen; es ist heute schon so
gut wie sicher, daß die Inszenierung bei den
nächstjährigen Festwochen wieder gezeigt
werden wird — und damit steht wenigstens
schon ein Programmpunkt fest, der im
Juni 1963 eine Reise nach Wien lohnen wird.


