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Concerts And Follies In Pergolesi‘s
Time. Geminiani, Durante, Pergolesi,
Vivaldi; | Musici (2009); fone

Das 1952 in Rom gegriindete Ensem-
ble I Musici hat wesentlich zur Wieder-
entdeckung vieler Barockkomponisten
beigetragen. Dem frischen, wilden Mu-
sizieren ist sich das Ensemble bis heute
treu geblieben. Lange wollte man jedoch
von den Erkenntnissen der historischen
Auffithrungspraxis nichts wissen und
pflegte einen ,Breitwandsound® Das
hat sich gliicklicherweise etwas geén-
dert. Doch auch auf diesem Album mit
Konzerten aus der Zeit Pergolesis ist
der Klang eher tppig als durchsichtig,
das Spiel eher mit breitem Pinsel als
rhetorisch ausgefeilt.

Elisabeth Richter

Stamitz: Le Jour Variable, 4 Sinfonien;
Ko6lner Akademie, Michael Alexander
Willens (2019); cpo

Selbstverstdndlich darf man die Sin-
fonien von Carl Stamitz (1745-1801)
nicht an denen des Wiener Dreigestirns
messen, obwohl gerade ,Le Jour Va-
riable“ den Vergleich mit Beethovens
»Pastorale“ nahelegen kénnte. Die Mu-
sik des Weitgereisten ist nicht frei von
Redundanzen, bietet aber auch viele
gefillige Momente, die von Michael
Alexander Willens und seiner Kélner
Akademie sehr gut herausgearbeitet
werden. Das Klangbild ist angenehm,
der Tonfall freundlich und verbindlich,
vor allem aber gestalten die Musiker die
Gesten und Kontraste recht plastisch,
ohne iibers Ziel hinauszuschief3en.

Matthias Hengelbrock
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Haydn: Sinfonien Hob. I:2, 17-20; Hei-
delberger Sinfoniker, Johannes Klumpp
(2020); Hanssler

Nachdem Dirigent Thomas Fey vor
Jahren infolge eines Unfalls die Leitung
der Heidelberger Sinfoniker aufgeben
musste, schien die geplante Gesamtauf-
nahme der Haydn-Sinfonien mit diesem
Orchester, von der damals bereits iiber
20 Folgen vorlagen, vor dem Aus zu
stehen. Feys Nachfolger am Pult der
Heidelberger, Johannes Klumpp, setzt
die Serie jetzt fort. Er hat dazu fiunf
frithe Sinfonien ausgewdéhlt, die Haydn
komponierte, als er noch nicht seine
Lebensstellung am Esterhazy-Hof an-
getreten hatte.

Die quirligen, meist dreisdtzigen
Sinfonien, die noch der italienischen
Opernouvertiire der Zeit verpflichtet
sind, werden von Klumpp und den Hei-
delbergern mit beeindruckendem Elan
serviert. Allerdings geht Klumpp in den
schnellen Sitzen beim Tempo meist bis
zum Anschlag. Da fillt es manchmal
schwer, den Ereignissen noch zu folgen.
Geradezu atemlos wirkt etwa sein Al-
legro aus Hob. I:19. Derselbe Satz wird
bei Christopher Hogwood und der Aca-
demy of Ancient Music in ihrer immer
noch unerreichten Aufnahme dieser
Werke bei etwas reduziertem Tempo
doch viel schoner ausmusiziert.

Klumpp bietet den entschlackten, his-
torisch informierten Zugang, der auch
unter seinem Vorgénger aus Heidelberg
zu héren war, scheint das aber sogar
noch zu forcieren. Ob die erste Violine
im Andante von Hob. I:20 wirklich die
Vorschrift ,,cantabile® so sehr ignorieren
sollte? Auch wirkt die Begleitfiguration
in Violine I hier durchweg zu dominant.
Der heiter-geloste Divertimento-Cha-
rakter des Satzes stellt sich jedenfalls
kaum ein. Unterm Strich ein betont
zirzensischer, aber eine Spur zu ,,mate-
rialistischer Haydn. Der Eindruck wird
durch den schneidenden, kalten Sound
der Aufnahme ungiinstig verstarkt.

Andreas Friesenhagen
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Bruckner: Sinfonie Nr. 3; Bergen Phil-
harmonic Orchestra, Thomas Dausgaard
(2019); BIS (SACD)

Die 1873 entstandene Fassung der
Dritten unterscheidet sich deutlich von
jenen aus den Jahren 1877 und 1889.
Sie ist um rund 400 Takte linger als die
letzte Version und enthalt viel Material,
das spater weggekiirzt oder fiir die Wei-
terverwendung grundlegend verdndert
wurde. So genialisch diese Urfassung ist,
gegen die die spéteren geradezu domes-
tiziert wirken: Sie wird nur selten ein-
gespielt. Das macht Dausgaards Einsatz
umso wertvoller. Zumal der Dane hier
eine Dritte voller Dynamik und Drama-
tik abliefert, als wiirde der Bruckner-Stil
eines Furtwingler Auferstehung feiern.

Andreas Friesenhagen
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Prokofjew: Sinfonie Nr. 6; Mjaskowski:
Sinfonie Nr. 27; Oslo Philharmonic Orches-
tra, Vasily Petrenko (2018/19); LAWO

Petrenkos Aufnahme von Prokof-
jews Fiinfter enttduschte, die ungleich
schwieriger zu interpretierende Sechste
tut dies nicht: Der Dirigent entschied
sich fir eine konsequent dramatische
und aggressive Lesart des januskopfigen
Stiicks, die einen formlich aus den Laut-
sprechern anspringt — und damit viel-
leicht noch mehr Erfolg haben konnte,
wire das Klangbild transparenter gera-
ten. Zu Petrenkos Kompromisslosigkeit
passt der offene Schluss, der auf jedes Ri-
tardando verzichtet. Mjaskowskis letzte
Sinfonie als Kopplung ldsst einen einmal
mehr hoffen, Musik dieses Komponisten
auch einmal im Konzertsaal zu horen.

Thomas Schulz

Bewertungen: k = schlecht Y = zwiespiltig %% = solide k%% =sehr gut k%% = herausragend
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Tschaikowski: Sinfonien Nr. 1-6,
Orchesterwerke; Tonhalle-Orchester
Zurich, Paavo Jarvi (2019/21); Alpha
(5 CDs)

Seine Aufnahmen der Sinfonien von
Beethoven, Schumann und Brahms mit
der Deutschen Kammerphilharmonie
Bremen genieflen bei vielen Referenz-
status. Jetzt schickt Paavo Jarvi samtli-
che Tschaikowski-Sinfonien hinterher.
Diesmal mit dem Tonhalle-Orchester
Zirich, als dessen Music Director er
seit der Saison 2019/20 amtiert. Ob man
diese Gesamtaufnahme ahnlich enthu-
siastisch beurteilen kann, bleibe einmal
dahingestellt.

Jarvi wahlt auch fur Tschaikowski ei-
nen ungewohnten Ansatz: Abgesehen
von der Stringenz, die er auch hier meist
mitzuteilen versteht, zeichnen sich die
Aufnahmen durch die grofle Aufmerk-
samkKeit aus, die er den Texturen widmet.
Beachtlich, wie er das Stimmengefiige
auffachert und immer wieder interes-
sante Nebenstimmen freilegt. Der Or-
chestersatz wirkt stellenweise geradezu
zart, ja fragil. Das ist eine Option, mit
der Tschaikowski fraglos verschlankt,
hier aber auch versachlicht wird. Das
Pathos, das fiir eine dltere Generation
von Tschaikowski-Dirigenten noch ob-
ligatorisch war — unter Jdrvi junior hat
es keine Chance.

Den trauernden Ton des Andante
lugubre zum Beispiel, mit dem das Fi-
nale der ersten Sinfonie beginnt, dosiert
Jarvi sehr vorsichtig. Dafiir stattet er
die Polyfonie des Streicherfugatos im
folgenden Allegro mit extra-scharfem
Profil und groflem Brio aus. Das Sei-
tenthema im Kopfsatz der Vierten, den
Jarvi insgesamt durch ein intellektuelles
Brennglas zu betrachten scheint, gerit
ihm hochst delikat. Wieder werden Ne-
benstimmen ins Bewusstsein gehoben,
was hier ohne Verlust der Balance auch
gut gelingt (an anderen Stellen weniger).
Auch der dramatische Hohepunkt in
der Durchfithrung bleibt kontrolliert:
Die Spannung ist greifbar, kocht aber
nicht iiber. Bei Vater Neeme Jarvi schlagt

hier der schicksalsschwere Ton stirker
durch (BIS, 2003), erst recht bei Valery
Gergiev (Decca, 2002), der den Satz
mit den Wiener Philharmonikern auf
ein ganz anderes emotionales Niveau
hebt. Im langsamen Satz bewegt sich
Paavo Jarvi im Vergleich zu Gergiev
ebenfalls in einem deutlich objektiver
anmutenden Fahrwasser. Das fluktuie-
rende Ritardando und Accelerando im
Schlusssatz der ,,Pathétique® wiederum
ist in der Ziircher Aufnahme weniger
stark ausgeprégt als etwa bei Semyon
Bychkov (Decca, 2015), wodurch dem
Satz ein wesentliches Moment seiner
Uberredungskraft verlorengeht.

Vor allem in der fiinften Sinfonie ver-
liert Jarvi das Gleichgewicht von Agilitit
und Emotionalitit aus dem Blick, die
Schraube wird beinahe iiberdreht. Blut-
leer die langsame Einleitung zum Kopf-
satz, die Durchfithrung dann tber Ge-
bithr grimmig. Das seelenvolle Gliihen,
das Riccardo Muti mit dem Philadelphia
Orchestra (EMI, 1991) anbietet, wirkt
bei diesem Seelendrama doch ungleich
glaubhafter. Das Hornsolo im Andante
scheint unter Jarvi nur bedingt auf etwas
dahinter liegendes Grofieres zu verwei-
sen. Im Verlauf des Satzes zieht er das
Tempo immer wieder stark an und ldsst
geradezu einen Wirbelwind der Stim-
men los, der den markerschiitternden
finalen Einbruch des Mottothemas zwar
erfolgreich vorbereitet - der Akzent wird
in diesem Satz jedoch klar auf handfes-
te Dramatik hin verschoben. Im unter
Hochdruck musizierten Finale tut diese
dramatische Attitide den Strukturen
beinahe schon Gewalt an.

Ergdnzt werden die sechs Sinfonien
in dieser Aufnahme durch populére Or-
chesterwerke wie ,,Francesca da Rimini®,
»Romeo und Julia“ und das ,,Capriccio
Italien Das sonnige Gemiit des Letzte-
ren fordert Jarvi besonders iiberzeugend
zu Tage. Der Walzer aus ,,Eugen Onegin"
wirkt jedoch fast wie eine Karikatur.

Andreas Friesenhagen

Auf verwachsenem Pfad. Werke von
Janacek, Dvorak, Suk; Camerata Zirich,
Igor Karsko, Maia Brami (2017); ECM

Ein in mehrfacher Hinsicht unge-
wohnliches Album. Zum einen wegen
des Repertoires: Daniel Rumler hat 2016
Leo Janaceks Klavierwerk ,,Auf ver-
wachsenem Pfad“ fiir Streichorchester
eingerichtet. Diese Fassung wird durch
die Camerata Ziirich flankiert von ei-
ner Meditation von Josef Suk sowie der
B-Dur-Nocturne op. 40 von Antonin
Dvorak. Zum zweiten ungewdhnlich,
weil die franzosische Schriftstellerin
Maia Brami zu Janaceks Zyklus eine Rei-
he von Gedichten unter dem Titel ,,Sur
un sentier recouvert verfasst hat, die sie
in ihrer Muttersprache vortragt, die aber
im Beiheft nur in einer englischen Uber-
setzung abgedruckt wurden, nicht in
deutscher Sprache - hier wird eine kurze
Zusammenfassung fiir ausreichend be-
funden. Eine klare Fehlentscheidung.

Zum dritten schliefllich ungew6hn-
lich, weil die Aufnahme unter dem gei-
genden Leiter Igor Karsko kiinstlerisch
restlos iiberzeugen kann. Nicht nur, dass
die melancholischen Eintriibungen sehr
natiirlich gelingen und die Melodien klar
und arios geformt werden - vor allem
besitzt das Spiel der Camerata etwas
ungemein Luftiges. Man fiihlt sich oft an
Naturlaute erinnert. Stellvertretend sei
das ,Verwehte Blatt“ erwdhnt, das genau
so klingt wie der Titel bildhaft sugge-
riert. Gleichfalls fir diese Aufnahme
spricht, dass ein Stiick wie ,,In Tranen®
nicht rihrselig gedeutet wird, sondern
mit authentisch wirkender Zartheit. Das
»Nicht fortgeflogene Kduzchen® singt
immer noch, einsam und innig. Auch
die titellosen Nachtrdge zu Janaceks
Werk leben von wahrhaftiger Intensi-
tét, geheimnis- und ahnungsvoll in den
unterschiedlichen Schattierungen des
Leisen. Eine originelle, horenswerte
Aufnahme mit nur einem Makel, der
erwihnten Einsparung im Beiheft.

Christoph Vratz
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Bach: Brandenburgische Konzerte; Isa-
belle Faust, Antoine Tamestit, Akademie
fur Alte Musik Berlin (2021); Harmonia
Mundi (2 CDs)

Bei dieser Einspielung der ,,Branden-
burgischen Konzerte® fillt zunédchst der
Verzicht auf einen 16-Fufl-Kontrabass
in Nr. 2-6 auf. Das ist historisch und mu-
sikalisch gerechtfertigt, aber nicht neu,
denn das haben schon Christopher Hog-
wood 1984 partiell und Sigiswald Kuijken
2009 ginzlich so gemacht. Im Ubrigen
ignoriert die Akamus viele Erkenntnisse
der letzten Jahre: Als Stimmton wird wei-
terhin 415 Hertz gewéhlt, nicht 392, wie
es in Weimar und Kéthen wohl tblich
war; anstelle der kleinen, an der Schulter
gehaltenen Violoncelli werden die heute
»normalen® gespielt, was vor allem in
den Konzerten Nr. 3 und 6 die Gewichte
erheblich verschiebt; die Trompete hat
Griftlocher, was die Intonation zwar er-
leichtert, im vorliegenden Fall aber zu ei-
nem butterweichen Klang fiihrt, der den
charakteristischen Unterschied zwischen
Trompete, Oboe und Blockfl6te nivelliert.

Die Liste der Unstimmigkeiten lasst
sich fortsetzen. Was bringt es, wenn
Isabelle Faust und Antoine Tamestit
ihre Instrumente mit Darmsaiten be-
stiicken und etwas weniger vibrieren,
ihre Bogentechnik und vor allem ihre
Ausdruckshaltung durch und durch
modern sind? Ist es wirklich noch mit
»freiem Spiel“ zu rechtfertigen, dass
der Kopfsatz des fiinften Konzertes mit
110 Vierteln pro Minute angegangen
wird, Raphael Alpermann bei seinem
grofen Cembalosolo aber in ungefihr 75
Vierteln pro Minute steckenbleibt? Gibt
es wirklich keine Alternative zu dem
Bestreben, mit jeder Neueinspielung be-
rithmter Werke neue Temporekorde auf-
zustellen? Technisch lduft das zwar bei
den Berlinern alles inzwischen wie am
Schniirchen, aber es gehen viele Details
verloren, zumal die Akustik der Berliner
Christuskirche - nicht zu verwechseln
mit der Jesus-Christus-Kirche - fiir diese
Musik zu hallig ist.

Matthias Hengelbrock
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Handel: Orgelkonzerte op. 4 u. 7; Mar-
tin Haselbock, Jeremy Joseph, Orchester
Wiener Akademie (2021); Alpha (2 CDs)

Hindels Orgelkonzerte sind seit ihrer
Veroffentlichung ungebrochen beliebt,
sind sie doch rhythmisch und melodisch
packend, von kantablem, durchsichtigem
Kontrapunkt — und historisch klar zu
verorten: als Beitrage des Tastenvirtuosen
Héndel im Wettbewerb um das Londo-
ner Publikum. An guten Aufnahmen der
Concerti herrschte nie Mangel.

Zwei Besonderheiten dieser Aufnahme
der Concerti op. 4 und 7 sind Ort und
Instrument: der Wiener Musikverein,
hinter dessen Pfeifenfassade seit 2011
eine Orgel der Werkstatt Rieger steht. Das
Instrument stellt mit 86 Registern alles in
den Schatten, was derzeit an Aufnahmen
zu haben ist. Es ist damit auch mehr als
zehnmal so grof3 wie jenes, das Hiandel
sich fiir seine Konzerte anfertigen lief3.

Was fangen die Solisten mit diesen
Ressourcen an? Die elegant gesetzten So-
lostimmen - sofern sie nicht, wie vielfach
in op. 7, blof3e Platzhalter fiir Improvisa-
tionen sind - geben keine Gelegenheit zu
Monumentalitat. Beide Solisten nutzen
es denn auch als grofie Farbpalette. Je-
remy Joseph bleibt in den Concerti op.
7 solchen Klangen nahe, wie sie Hindel
gekannt hitte; Martin Haselbock greift
in op. 4 dagegen unbefangen zu sinfo-
nischen Stimmen wie den wunderbaren
tiberblasenden Floten und zu kriftigen
Zungen- und Obertonfarben. Beide mu-
sizieren mit horbarer Spielfreude. Phéno-
menal ist Jeremy Joseph als Improvisator.
Seine Ad-libitum-Beitréage in op. 7 fiigen
sich den auskomponierten Séitzen nahtlos
ein: unpratentios, aber stilistisch vollkom-
men auf der Hohe ihres Rahmens. Das
Orchester Wiener Akademie musiziert
in historisch informierter Weise, ohne
Dirigent und mit grofler Frische und Far-
bigkeit. Seine horbare Spontaneitit lasst
die Einspielung - die auch klanglich sehr
gelungen ist - fast wie ein Konzerterlebnis
wirken.

Friedrich Sprondel
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NEW M®ZART

New Mozart. Violinkonzert KV 268, Sin-
fonia concertante B-Dur nach KV 361;
Mirijam Contzen, Mozarteumorchester
Salzburg, Reinhard Goebel (2020); Sony

Echter Mozart ist auf diesem Album
nicht zu finden. Das Violinkonzert KV
268, das ihm in einem zeitgendssischen
Druck zugeschrieben wurde, diirfte
ziemlich sicher nicht von ihm stammen.
Trotzdem ist es ein attraktives Stiick mit
anspruchsvollem Solopart, das man sich
gerne einmal anhort. Auch mit der Be-
arbeitung der Bldserserenade KV 361
fiir grofles Orchester hat Mozart nichts
zu tun. Wer die ,,Gran Partita“ aber mal
mit Streichern horen mochte, kann hier
zugreifen. Fiir alle anderen ist der Mehr-
wert gering. Mirijam Contzen und Rein-
hard Goebel machen das Beste draus.

Andpreas Friesenhagen
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Russian Mood. Tschaikowski, Glasunow,
Dawidow, Popper, Rachmaninow; Benja-
min Kruithof, Nordwestdeutsche Philhar-
monie, Conrad van Alphen (2020); Ars
Produktion

»Russian Mood* lisst Melancholisches
vermuten. Zwar tritt im Laufe des Rezi-
tals auch hochvirtuose Extrovertiertheit
zutage, eine halbwegs ungetriibte Stim-
mung stellt sich hochstens in Tschaikow-
skis Rokoko-Pastiche ein. Cellist Benja-
min Kruithof beherrscht die Laufe dieses
Werkes sowie des ,,Pezzo capriccioso”
Was noch mehr im Gedichtnis haftet,
ist jedoch seine einfithlsame Art, die
getragenen Gesdnge in Glasunows ,,Lied
des Troubadours® oder in Tschaikowskis
unverwistlichem ,,Andante cantabile®
seelenvoll zu intonieren.

Carlos Maria Solare



RIS FkALE

ST RS Musik
i 2880 ¢
- Klang
% % ok

Brahms: Klavierkonzert Nr. 1 u.a.; Alex-
ander Melnikov, Ivor Bolton, Sinfonieor-
chester Basel (2020); Harmonia Mundi

Ivor Bolton und Alexander Melnikov
nehmen den Kopfsatz des d-Moll-Kon-
zertes extrem breit, fast im Gilels-Jo-
chum-Format. Doch Letztere legten das
Maestoso als Auflerstes an opulenter,
gritbelnder Gewichtigkeit aus, eine
durchaus anfechtbare Haltung, die die
Massivitat des modernen Fliigels einfor-
derte. Auf dem Bliithner von 1859 muss
es der Balance wegen deutlich gewichts-
drmer ausfallen. Nicht alle Register des
Instrumentes tragen gleichermaflen, die
Mittellage ist etwas matt. Der Solist muss
forcieren, sodass das grelle, trillerge-
schiittelte Thema an die kraftlose Erregt-
heit eines Schwindsiichtigen erinnert.

Andras Schiff machte es sich in seiner
kiirzlich erschienenen, deutlich rasche-
ren Version leichter. Nervdse Beweglich-
keit ersetzte dort die — unrealisierbare
— klirrende Wucht. Die Qualititen des
Melnikov’ schen Spiels liegen abseits der
Kulminationen. Die Verwobenheit von
Solo und sich stark zuriicknehmendem
Orchester erreicht gerade in Uberlei-
tungssektionen kammermusikalische
Durchhérbarkeit. Auch die langen Mo-
nologe des Adagios gestaltet Melnikov
mit hochster Finesse und Versonnen-
heit, aber der Hohepunkt des Satzes
»funktioniert nicht recht, denn um
das lange Crescendo und die ekstatisch
herauszuhdmmernden Akkorde wirken
zu lassen, liegt das Orchesterpedal allen-
falls im Mezzoforte darunter. Das Finale,
ebenfalls eher behibig, kompensiert mit
kerniger Artikulation den Mangel an
Klangvolumen am tiberzeugendsten.

Diese Lesart ist lehrreich. Man fragt
sich, ob das Werk bei seiner Urauffiih-
rung vielleicht nicht wegen seiner ab-
weisend schroffen el-greco-Beleuchtung
scheiterte, sondern weil viele Passagen
auf dem zeitgendssischen Instrument
tiberhaupt nicht den verstérenden Effekt
machen konnten, der Brahms vielleicht
vorschwebte.

Matthias Kornemann

Schelb: Konzerte fuir Klavier, fir Bratsche,
fur Englischhorn und Streichorchester;
Tatjana Blome, Sarina Zickgraf, Dominik
Wollenweber, Kammersymphonie Berlin,
Jurgen Bruns (2021); Toccata Classics

Josef Schelb (1894-1977) zahlt zu
den sich mehrenden Entdeckungen von
Komponisten, die in der Musikentwick-
lung seit den 1950er-Jahren verdrangt
und ausgeschaltet wurden. Es lie3e sich
mittlerweile geradezu von einer Mu-
sik neben der ,offiziellen Musik der
Zeit sprechen: Diese hilt jenseits des
Avantgardismus an traditionellen mu-
sikalischen Ausdrucksformen fest, ist
eingéngig, iiberschaubar gestaltet, spiel-
freudig, meidet absurde Verstiegenhei-
ten und ist regelmaf3ig kompositorisch
gediegen-makellos gestaltet.

Das alles trifft auf die drei hier ein-
gespielten Konzerte mit Streichorches-
terbegleitung zu, die nun freilich auch
interpretatorisch auf vorziiglichem
Niveau eingespielt wurden. Dominik
Wollenweber, der Solist im Englisch-
horn-Konzert (1970), ist immerhin der
Solo-Englischhorn-Spieler der Berliner
Philharmoniker, Sarina Zickgraf zahlt zu
den nambhaften jiingeren Bratschistin-
nen, mit deren werbender Interpretation
sich das Bratschenkonzert (1956) als ein
Repertoirewerk erweisen koénnte. Und
Tatjana Blome, die Solistin im Klavier-
konzert (1949), hat sich wiederholt er-
folgreich fir unterdriickte Komponisten
der Zeit (Frommel, Braunfels) eingesetzt.

Schelb arbeitet den begleitenden
Tonsatz in den Konzerten vor allem
harmonisch-rhythmisch aus, um auf
diese Weise den Solostimmen freien
Raum zu melodischer Entfaltung zu ge-
ben. Und in den langsamen Sétzen der
Konzerte findet er denn auch zu einem
ganz eigenen wunderbar-versponnenen
Lyrismus. Die Kammersymphonie Ber-
lin unter Jirgen Bruns begleitet nicht
blof3 ansprechend-gediegen, sondern
individualisiert ihrerseits die Satzfolgen
klangvoll voller Impetus, der stets auf die
Solisten abgestimmt bleibt.

Giselher Schubert
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Hindemith: Klarinettenkonzert,
-quartett, -sonate; Sharon Kam, Antje
Weithaas, Julian Steckel, Enrico Pace,
hr-Sinfonieorchester, Daniel Cohen
(2021); Orfeo

Der erste Satz des Booklet-Textes stellt
die Vermutung auf, dass Hindemith ,,so
manchem heute immer noch als ,zu mo-
dern’ gilt, obschon er doch einer der
»pragendsten deutschen Komponisten
der Generation nach Richard Strauss® ge-
wesen sei. Diesen ,,Manchen® sei gesagt:
»German Angst“ vor sperriger Moder-
nitit ist im Falle des hier zu horenden
»Klarinetten-Hindemith“ v6llig unbe-
griindet. Denn zu der Zeit, als Hindemith
das Konzert (1947), das Quartett (1938)
und die Sonate (1939) komponierte, hatte
er schon ldngst die — von Anfang an nie
wirklich ganz fest sitzende — Maske des
Biirgerschrecks abgelegt und war sich
gleichsam selbst historisch geworden.

Das hat im Falle der drei genannten
Werke sein Gutes, aber eben auch sein
Schlechtes. Die gute Nachricht zuerst:
Alle auf dem Album versammelten Stii-
cke tun niemandem (mehr) weh. Die
beiden Kammermusik-Kompositionen
fronen einer milden, ja regelrecht be-
torenden Form des Klassizismus und
sind in ihrer auf Ausgleich, Proportion
und Tonschonheit (hier durchaus keine
»Nebensache“!) bedachten Konzilianz
meilenweit entfernt von den sieben ,wil-
den“ Kammermusiken der 1920er-Jahre.
Auch das Konzert, das Hindemith im Exil
fiir den US-amerikanischen (Jazz-)Klari-
nettisten Benny Goodman komponierte,
ist von klassi(zisti)schem Ebenmafd und
einschmeichelnder Eleganz, die auf (fast)
jeden virtuosen Schnickschnack verzich-
tet. Nun aber auch noch die schlechte
Nachricht: So ,,(ton)schon® das alles ist
und von der wirklich meisterhaft musi-
zierenden Solistin Sharon Kam und allen
tibrigen Kiinstlern ins Werk gesetzt wird
- trotz oder gerade wegen aller Wohl-
proportioniertheit fehlt (mir) bei diesem
»objektiven Hindemith ganz subjektiv
der genialische ,,Biss der frithen Jahre

Burkhard Schifer
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