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Telemann: Orchestersuiten TWV 55:G1,
TWV 55:B13 und TWV 55:G5; L'Orfeo
Barockorchester (2020); cpo

Telemanns Ouvertiiren sind immer
fiir positive Uberraschungen gut. Zu-
mindest dann, wenn sie mit derart viel
Spielwitz angegangen werden, wie hier.
Die Musiker hocken ganz vorne auf
der Stuhlkante und setzen die stindig
stattfindenden Stimmungsumschwiinge
akkurat und ungemein reaktionsschnell
um. Feinsinnig leuchten sie die einkom-
ponierten Gags aus, hiiten sich aber vor
allzu Plakativem. Dabei horen sie inten-
siv aufeinander und haben vernehmlich
selber viel Spafl beim Musizieren. Das
tibertrégt sich bei diesen drei Erstein-
spielungen unmittelbar auf den Horer.

Reinmar Emans
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Haydn: Sinfonien Vol. 9, Nr. 15, 35 und
45, Scena di Berenice; Sandrine Piau, Il
Giardino Armonico, Giovanni Antonini
(2018); Alpha

Wihrend in den ersten Folgen seines
Haydn-Projekts Giovanni Antoninis Au-
genmafl gelobt werden konnte, bricht auf
dem vorliegenden Album die alte Un-
tugend des Giardino Armonico wieder
hervor, ndmlich ein duflerst ruppiges,
ziigelloses Spiel, das dem Horer die Mu-
sik um die Ohren schldgt. Zudem ist das
Orchester unter historischen Gesichts-
punkten vor allem in der Bassgruppe
viel zu grof3 besetzt. Etwas aufgewertet
wird der Gesamteindruck durch San-
drine Piaus ebenso leidenschaftliche wie
kultivierte Interpretation der ,,Scena di
Berenice®.

Matthias Hengelbrock

Bruckner: 3. Sinfonie; Wiener Philhar-
moniker, Christian Thielemann (2020);
Sony Classical

Christian Thielemann und die Wiener
Philharmoniker haben sich fiir die zweite
Fassung von 1877 entschieden, die Bruck-
ner selbst mit dem Orchester mit einem
fiirchterlichen Misserfolg urauftiihrte,
obwohl Bruckner fiir diese Fassung die
Wagner-Zitate der ersten Fassung, deren
Auffithrung die Philharmoniker 1874/75
gleich doppelt abgelehnt hatten, tilgte.

Natiirlich bleibt bedauerlich, dass
nicht diese erste Fassung eingespielt
wurde, die zu den abenteuerlichsten,
doch auch beeindruckendsten Werken
des sinfonischen Genres schlechthin
zahlt. Aber dafiir entschadigen die Musi-
ker mit einer schwerlich zu tibertreffen-
den Spielkultur. Thielemann wiéhlt mit
aller agogisch gebotenen Freiheit Tempi,
mit denen sich diese Spielkultur, die Ma-
terialitdt des orchestralen Toénens in allen
Schattierungen, voll entfalten kann. Der
Tutti-Klang des Orchesters besitzt eine
Homogenitit, die aus einem stufenlosen
Klang-Kontinuum der Orchestergrup-
pen erwichst. Die geschmeidig intonie-
renden Blechbldser grundieren den Or-
chesterklang unaufdringlich, ohne sich
jedoch zurtckzuhalten; die Holzblaser
artikulieren ihre oft solistischen Stim-
men mit einer Intensitét der Tongebung,
die auf forcierende Lautstarke verzichtet;
und der wienerische Streicherglanz ver-
leiht der Musik eine Ausdruckstiefe, die
schlechterdings beriihrt.

Diese Spielkultur ist die Vorausset-
zung fiir ein sinfonisches Gestalten,
mit welchem sich die stets kenntlich
gemachte musikalische Struktur in
bewegten Ausdruck verwandelt. Und
selten wurde bislang deutlicher spiir-
bar, wie sehr etwa das Trio im Scherzo
den Tonfall der Mahler’schen Sinfonik
antizipiert (Mahler war dann an der Er-
arbeitung einer dritten Fassung dieser
Sinfonie beteiligt). Da darf man auf die
Fortfithrung dieser Bruckner-Einspie-
lung gespannt sein!

Giselher Schubert
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TeHAKOVSKY

TONMALL

Tschaikowski: Sinfonien Nr. 2 und 4;
Tonhalle-Orchester Zlrich, Paavo Jarvi
(2019/2020); Alpha

Paavo Jdrvi stellt sich gerne der He-
rausforderung von Gesamtaufnahmen;
die kompletten Sinfonien von Bee-
thoven, Schumann, Brahms, Sibelius,
Nielsen, jiingst von Franz Schmidt lie-
gen vor. Mit Antritt als Chefdirigent
beim Tonhalle-Orchester Ziirich 2019
stiirzte er sich gleich in der ersten Sai-
son ins nédchste Aufnahmeprojekt, die
sechs Sinfonien von Peter Tschaikowski.
Im Herbst 2020 erschien die fiinfte Sin-
fonie. Jetzt sind die zweite und vierte
Sinfonie erschienen, aufgezeichnet in
der Tonhalle Maag ohne Publikum.
Im Ausweichquartier des Orchesters
entsteht akustisch keine Atmosphire;
rdumliche Individualitdt fehlt, die Staf-
felung in Tiefe und Breite ist begrenzt,
dem Orchesterkorper fehlt Substanz. Im
Vergleich mit Mariss Jansons’ 1984 in
Oslo entstandener Aufnahme der vier-
ten Sinfonie fiir Chandos herrscht klang-
liche Trockenheit. Sie korrespondiert
mit Jarvis niichterner Dramaturgie in
diesem Werk sowie der Reserviertheit,
die dynamischen Extreme auszuloten.
Dreifaches Forte eines Trompetenein-
satzes? Fehlanzeige. Seltsam die schlep-
pend auslaufende Verbreiterung in den
letzten Takten des ersten Satzes. Das
Oboen-Solo im Andantino ldsst atmen-
de Eloquenz vermissen — das delikate Fa-
gottsolo macht das im Epilog wenigstens
wett. Im Finale gelingt es Jarvi nicht, das
letztmals einbrechende Schicksalsthema
déamonisch einzufirben.

Sehr viel erfolgreicher strukturiert der
Dirigent den sinfonischen Verlauf in
der zweiten Sinfonie, dem gegentiber
der Vierten originelleren Werk, indem
er beispielsweise dem Leitrhythmus des
Werks eine beinahe brutale Kontur ver-
leiht. Allein, Jarvi ist nicht der Erste, der
das jugendliche Werk derart unter Strom
setzt, man denke an Jewgenij Swetlanows
glithende Aufnahme von 1967.

Gotz Thieme
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Mahler: 1. Sinfonie; Zemlinsky: Mai-
blumen blthten Uberall; Lisa Larsson,
MythenEnsembleOrchestral, Graziella
Contratto (2018); Schweizer Fono-
gramm

Mabhler: 4. Sinfonie; Schnabel: Lieder;
Rachel Harnisch, MythenEnsemble-
Orchstral, Graziella Contratto (2016);
Schweizer Fonogramm

Das MythenEnsembleOrchestral
aus der Schweiz interpretiert unter der
Leitung von Graziella Contratto die
beiden Mahler-Sinfonien in Kammer-
orchester-Fassungen. Die weitgehend
solistisch spielenden Musiker gleichen
die fehlende Sonoritdt durch ein intensiv
wirkendes Auffithren und Spielen im
nachdriicklichen Sinne aus: Sie machen
nun wirklich einmal alle Details des
Tonsatzes horbar. Zudem legen sie auch
die Substanz der urspriinglichen Mah-
ler’schen Instrumentierung gewisser-
maflen frei, der Themen, Melodiebogen
oder Klangeffekte eng aus dem Charak-
ter der Instrumente ableitet, welche sie
auch in der Bearbeitung ausspielen.

Die Musiker berufen sich auf die Bear-
beitungspraxis in Schonbergs ,Verein fiir
musikalische Privatauffithrungen’, durch
welche vor allem unbekannte und ver-
nachléssigte Orchesterwerke in gleich-
sam vorldufiger Form bekannt gemacht
werden sollten. Mahlers Sinfonien sind
gliicklicherweise nicht mehr unbekannt.
Vielmehr wird jetzt auch erkennbar, wie
sehr solche Bearbeitungen den musika-
lischen Gehalt schmilern konnen. In
der ersten Sinfonie gehen die musikali-
schen Raumwirkungen (,,in weiter Ent-
fernung®) weitgehend verloren, oder im
zweiten Satz der vierten Sinfonie kann
sich der ausgedehnte Solopart der umge-
stimmten Violine nicht mehr von einem
Tutti des Ensembles abheben: Das ist
ein Verlust an musikalischem Sinn, den
die interpretatorische Priagnanz freilich
aufzuwiegen versucht.

Giselher Schubert
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Schostakowitsch: Kammersinfonien op.
73a und 83a; Orchestre de Chambre de
Lausanne, Joshua Weilerstein (2019);
Fuga Libera

Rudolf Barschai, ein enger Freund des
Komponisten, hat mit seinen Instru-
mentierungen des dritten und vierten
Streichquartetts Bearbeitungen fiir gro-
Beres Kammerorchester vorgelegt, wel-
che die originalen Fassungen vergessen
machen. Man moéchte mit diesen niveau-
vollen Einspielungen meinen, dass die
Musik gar nicht anders klingen konnte.
Das Orchestre de Chambre de Lausanne
interpretiert sie geradezu bekenntnishaft
und anrithrend. Die Musiker verwan-
deln die Werke zu Nebenwerken der
groflen Sinfonien. Bonus: eine engagier-
te englische Einfithrung in die Werke,
gesprochen vom Dirigenten.

Giselher Schubert

Beethoven: Sinfonie Nr. 9; Chr. Lands-
hamer, J. Johnson Cano, W. Giira, She-
nyang, Pittsburgh Symphony Orches-
tra, Mendelssohn Choir Pittsburgh, M.
Honeck (2019); Reference Recordings

Und noch einmal die Neunte. Das
Pittsburgh Symphony Orchestra ist zwei-
fellos eines der besten Orchester der USA.
Und Manfred Honeck, seit mehr als zehn
Jahren dessen Chef, ein versierter Kenner
des Beethoven-Repertoires. Insgesamt
wirkt diese Live-Aufnahme jedoch trotz
des superben Vokalquartetts ein wenig
brav, etwas uninspiriert. Da fehlt der
letzte Kick, den diese Musik unbedingt
braucht. Das Klangbild ist sehr streicher-
lastig, die Holzbldser scheinen hingegen,
etwa im Scherzo, eher unterbelichtet.

Martin Demmler

American Pioneers. Werke fur Streich-
orchester von Foote, Antheil, Ives,
Copland; Ciconia Consort, Dick van
Gasteren (2020); Brilliant

Vor zwei Jahren gelang dem Ciconia
Consort mit ,,French Music for String
Orchestra“ ein hochgradig inspirieren-
des Debiit-Album. Nun haben sich das
junge, 2012 gegriindete niederldndische
Ensemble und sein Leiter Dick van Gas-
teren diskografisch beim selben Label
mit einer Aufnahme zuriickgemeldet,
die es auch wieder im wahrsten Sinne
des Wortes in sich hat.

»American Pioneers wurde 2020 auf-
genommen, um an den 400. Jahrestag
der niederldndischen Pilgerviter-Reise
nach Amerika zu erinnern.“ Der Einfluss
dieser Griinderviter auf die Entwick-
lung der USA diirfe ,,nicht unterschatzt*
werden, heif3t es im Booklet weiter. Die
vier auf dem Album zu hérenden Werke
- ,Suite in E“ von Arthur Foote, ,,Se-
renade“ von George Antheil, ,Hymn:
Largo cantabile“ von Charles Ives und
»Appalachian Spring“ von Aaron Cop-
land - sollen den Pioniergeist der Ein-
wanderer auf exemplarische Weise er-
fahrbar machen.

Egal, ob man diesem ,,Programm® als
Horer nun folgen mochte oder nicht:
Aufregend, spannend und im besten Sin-
ne unterhaltend ist der akustische Trip
ins frithe und mittlere 20. Jahrhundert
der Vereinigten Staaten in jedem Fall.
Was den zumeist jugendlichen Con-
sort-Musikern hier an letztem techni-
schen Feinschliff noch fehlt, machen sie
durch ihr spiirbar leidenschaftliches und
hoch engagiertes Spiel mehr als doppelt
wett. Genau diesen ,,Pioniergeist® (um
im Bilde zu bleiben) zeichnete auch
schon das Debiit-Album aus, das im
Ganzen vielleicht noch einen Tick bes-
ser geraten war. Zum Hdohepunkt von
»American Pioneers® gerit Coplands
Ballettmusik ,, Appalachian Spring hier
zu horen in einer wunderbar transparen-
ten Fassung fiir 13 Instrumente aus dem
Jahr 1943-44.

Burkhard Schifer
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The Launy Grgndahl Legacy Vol. 5. The
Danish Radio Symphony Orchestra,
Launy Grgndahl (1954-1957); danacord

Immer wieder kann das kleine déni-
sche Label danacord mit groflen Antho-
logien punkten, meist mit historischen
Aufnahmen aus dem Kopenhagener
Rundfunkarchiv. Auf zwei Aspekte rich-
tet sich dabei in der Regel der Fokus:
zum einen auf die beachtliche Fiille an
Werken dénischer Komponisten, die
sich noch bis weit ins 20. Jahrhundert
einer wenn auch nicht in jedem Fall
spatromantischen, so doch aber tonalen
Musiksprache bedienten, zum anderen
auf herausragende Solisten, Ensembles
und Dirigenten. Zu Letzteren gehort
Launy Grendahl (1886-1960), der au-
Berhalb seiner Heimat heute kaum mehr
dem Namen nach bekannt ist.

Aus recht einfachen Verhiltnissen
stammend, wurde seine umfassende
musikalische Begabung gliicklicherweise
erkannt und gefordert. Auf der Violine
lange Jahre Mitglied im Casino-Orches-
ter, dann mit einem Reisestipendium
ins Ausland ausgezeichnet und bereits
kompositorisch aktiv, wurde ihm 1925
das Amt des Kapellmeisters des frisch
gegriindeten Radioorchesters angebo-
ten. Es war eine Tatigkeit, die Grendahl
geradezu leidenschaftlich tiber drei Jahr-
zehnte ausiibte, indem er nicht nur den
Klangkorper formte, sondern sich mit
ihm auch fiir viele danische Partituren
einsetzte. Gliicklicherweise wurden in
den 1950er-Jahren zahlreiche Proben
mitgeschnitten.

Davon profitiert auch die fiinfte Folge
der Grendahl-Edition mit vier Sinfonien
(Louis Glass, Sandby, Berresen, Simon-
sen) und zwei Suiten (Rung-Keller und
Andersen). Auch wenn es gelegentlich
im Orchester ruckelt, so klingen die In-
terpretationen im Vergleich zu jiingeren,
technisch nicht immer besseren Ein-
spielungen frischer, authentischer. Dies
liegt sicherlich auch an den vorziiglichen
Mono-Aufnahmen.

Michael Kube
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Pettersson: Sinfonie Nr. 12 ,,De doda

pa torget"; Swedish Radio Choir, Eric
Ericson Chamber Choir, Norrképing
Symphony Orchestra, Christian Lindberg
(2019/20); BIS (SACD)

Als 1976 das noch junge Label BIS
die Kantate ,Vox humana“ auf LP ver-
offentlichte, war noch lange nicht an
einen kompletten Zyklus der Werke von
Allan Pettersson (1911-1980) zu denken.
Nicht allein wegen der interpretatori-
schen Anforderungen, sondern auch,
weil Pettersson zu Lebzeiten semantische
Spuren auslegte, die tiber Jahrzehnte
journalistisch verfingen, allerdings sein
kompositorisches Schaffen bedeutend
eindimensional erschienen lielen.

Und so kam auch die mit Leif Se-
gerstam begonnene Gesamteinspielung
aller Sinfonien bald ins Stocken - bis
Christian Lindberg den unbequemen
Landsmann fir sich entdeckte und das
Projekt fortsetzte. Markiert die zwolfte
Sinfonie den Abschluss oder wird Lind-
berg die bereits vor Jahrzehnten einge-
spielten Werke nochmals mit seinem
Orchester aus Norrkoping vorlegen?
Die Zwdlfte ist und bleibt jedenfalls als
Chorsinfonie ein Markstein. Urspriing-
lich zum 500. Jahrestag der Universitit
Uppsala komponiert, handelt es sich
wirklich nicht um eine geféllige Jubel-
kantate, sondern um ein politisch enga-
giertes Werk auf Texte von Pablo Neru-
da. Vom Chor fordert es alles (singerisch
wie konditionell), vom Dirigenten aber
die Kunst auszugleichen: zwischen der
sinfonischen Faktur, sprachlichen Ak-
zenten und einem weiten vokalen Bogen.
Lindberg nimmt die Herausforderung
bei eher zurtickhaltenden Tempi an, auf-
nahmetechnisch steht der Chor présent
vor der komplexen Partitur.

Mich vermag das nicht zu iiberzeu-
gen, zumal cpo mit Manfred Honeck
und denselben Vokalisten (aber dem
Schwedischen Radioorchester) bereits
2004 eine Mafistab setzende Einspie-
lung vorgelegt hat, bei der Strukturen
gestaltet und Kldnge modelliert werden.

Michael Kube
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Saudade. Martinaityté: Saudade,
Millefleur, Horizons, Chiaroscuro Trilogy;
Lithuanian National Symphony Orchestra,
Lithuanian Chamber Orchestra, Gabrielius
Alekna, Giedreé Slekyté (2021); Ondine

Von den drei baltischen Staaten diirf-
te Litauen wohl dasjenige Land sein,
das in puncto klassische Komponisten
(der Gegenwart) noch am meisten zu
entdecken ist. Vielleicht liegt es schlicht
daran, dass dort lebende Legenden wie
der Este Arvo Pirt oder der Lette Péteris
Vasks, die den Ruf des Baltikums als eine
der ganz groflen europiischen Musikre-
gionen mafigeblich mitgeprigt haben,
(noch) nicht zu finden sind. Ob sich die
Klangsprache von Zibuoklé Martinaityté
(Jg. 1973) zu einer vergleichbaren ,,Stim-
me Litauens® entwickeln wird, bleibt
abzuwarten. Tatsache aber ist, dass die
aus Sankt Petersburg stammende und
in Kaunas aufgewachsene Komponistin
mit ihrem zweiten Album ,,Saudade®
eine klingende Visitenkarte abgegeben
hat, die unbedingt neugierig macht auf
weitere Werke der Litauerin.

Alle vier Kompositionen, die auf dem
Album vertreten sind, stammen aus der
vergangenen Dekade. Das jiingste Werk
»Saudade® (2019) borgt seinen Titel von
dem portugiesischen Wort fiir Nostal-
gie. Die Musik scheint auf der Stelle
zu treten, Werke wie ,,Lontano® oder
»Atmospheres“ von Ligeti fallen einem
ein, Martinaitytés Musiksprache ist aber
narrativer und auch wérmer.

In ,Millefleur” (2018) evoziert die
Komponistin den Zauber von floralen
Bildhintergriinden mittelalterlicher
Wandteppiche. Hoch suggestiv, viel-
schichtig und mit einem spiirbar balti-
schen Einschlag versehen prisentieren
sich auch ,,Horizons“ (2013) sowie die
aparte ,Chiaroscuro Trilogy“ (2017)
fur Klavier und Streichorchester. Die
beiden litauischen Klangkérper laufen
unter dem Dirigat der aus Vilnius stam-
menden Dirigentin Giedré Slekyté zur
Hochform auf.

Burkhard Schiifer



Musik
2. 8.8.8 ¢
Klang
1.2, 8.8 ¢

Bach: Brandenburgische Konzerte; |l
Gusto Barocco, Jorg Halubek (2019);
Berlin Classics

11 Gusto Barocco unter Jérg Halubek
diente 2019 als Festival-Orchester bei
der Bachwoche Ansbach. Instrumentaler
Hohepunkt war gewiss die Auffithrung
der Brandenburgischen Konzerte, die
auch heute noch herausfordernd sein
kann - und nicht nur wegen der heute
tiblichen, reichlich flotten Tempi. So gibt
es vor allem immer noch gentigend Fra-
gen zur instrumentalen Balance.

Denn jedes ungewohnte Instrument,
wie etwa der Violino piccolo, hat seine
eigene Ausdruckspalette, die erst im
Ensemble eingepasst werden muss. Die
Mitglieder des Gusto Barocco versuchen
sich hier ganz bewusst als Problemléser.
Manches freilich ist mehr gedacht als
umgesetzt. Die Integration der hohen
Trompetenpartien in den Ensemble-
klang, die der Trompeter Russell Gil-
mour im zweiten Konzert anstrebt, will
nicht ganz gelingen, denn die Trompete
bleibt dominant und will sich nicht ein-
oder gar unterordnen. Dank des gut aus-
tarierten Tempos des ersten Satzes vom
vierten Konzert verschlieren die 32tel
des Violino principale endlich einmal
wieder nicht.

Das fiinfte Konzert wird wegen der
ausufernden Cembalo-Kadenz im ers-
ten Satz auch als erstes Klavierkonzert
der Musikgeschichte angesehen. Ent-
sprechend miihen sich Tonmeister und
Interpreten oftmals, das Cembalo in
den Mittelpunkt zu riicken, damit es
sich gegen Traversflote und Streicher
behaupten kann. Obwohl Halubek
hier eigenhdndig die Tasten anschlagt,
verzichtet er auf eine solche Uberpri-
senz, wodurch das Cembalo weniger als
Solo- denn als Ensemble-Instrument in
Erscheinung tritt.

Insgesamt gelingt Halubek eine sehr
frische und spontan wirkende Einspie-
lung, die sich unter den so zahlreichen
Konkurrenzaufnahmen durchaus be-
haupten kann.

Reinmar Emans
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Bach: Konzerte fiir Cembalo in g-Moll
und d-Moll; Piazzolla: Konzert flr
Bandoneon , Aconcagua“; Nikola Djoric,
Kurpfalzisches Kammerorchester (2019);
Berlin Classics

Um sie den Umstidnden der jeweili-
gen Auffithrungen anzupassen, hat Bach
einige Kompositionen bearbeitet. Die
Cembalokonzerte etwa, die er fiir seine
wochentlichen Auftritte im legenddren
Leipziger Café Zimmermann mit dem
von ihm geleiteten Collegium Musicum
anfertigte, gehen ausnahmslos auf Kom-
positionen zuriick, die zu seiner Zeit als
Kothener Kapellmeister entstanden wa-
ren. Nikola Djoric hat also jede Berechti-
gung, sich diese Stiicke anzueignen und
auf seinem Instrument, dem Akkordeon,
zum Besten zu geben.

Er braucht dafiir den Bach’schen No-
tentext gar nicht zu bearbeiten, denn
alles ist auf dem neuen Medium spielbar
- zumindest dann, wenn man, wie er,
keine spieltechnischen Einschrinkungen
kennt. Als der erste ,,Schock® vorbei
war, konnte sich dieser Zuhorer sehr
schnell mit den fiir diese Musik unge-
wohnlichen Klangfarben anfreunden,
die dem akustischen Eindruck eines Or-
gelpositivs doch nicht allzu fern liegen.
Problematischer scheint die artifizielle
Klangbalance, die das etwas steif musi-
zierende Orchester zu sehr hinter dem
Solisten ,versteckt®

Noch nidher verwandt ist das ur-
spriinglich aus Wien stammende Akkor-
deon mit dem in Krefeld entwickelten
Bandoneon, das in Folge seiner Auswan-
derung nach Argentinien zum emble-
matischen Instrument der Tangomusik
werden sollte. Das hier eingespielte Kon-
zert von Astor Piazzolla bietet Djoric
ein weiteres Vehikel, seine Virtuositét
unter beeindruckenden Beweis zu stel-
len. Dabei wird das Akkordeon geschickt
in schone Orchesterfarben eingebettet,
und die prominenten Schlagzeugpartien
sorgen fiir einige Gansehautmomente:
Immerhin ist das Werk nach dem héchs-
ten Berggipfel Sidamerikas benannt!

Carlos Maria Solare

Mozart: Violinkonzerte Vol. 1, KV 216,
218 und 364; Aisslinn Nosky, Max
Mandel, Handel and Haydn Society
(2017/18/20); Coro

Die Aufnahmen des dritten Violin-
konzerts und der Sinfonia concertante
sind erstmals 2017/18 in Kombination
mit jeweils zwei Haydn-Sinfonien er-
schienen. Damals wurde Harry Christo-
phers als kiinstlerischer Leiter genannt,
ein Name, der auf der vorliegenden Aus-
koppelung fehlt. Neu ist die Aufnahme
des vierten Violinkonzerts. Bei allen drei
handelt es sich um Konzertmitschnitte
aus der Bostoner Symphony Hall.

Aisslinn Nosky verfiigt {iber einen
sehr klaren, kernigen Ton und tiber eine
makellose Technik. Bei ihr lauft alles wie
am Schniirchen, und sie hat ganz of-
fensichtlich Spaf§ daran, dieses Kénnen
vorzufithren. In ihren Eingdngen und
Kadenzen neigt sie zu kecken SpafSchen,
und an einigen Stellen hort man das
Publikum auch lachen. Im Konzertsaal
mag das seine Berechtigung haben; in-
wieweit das fiir ein wiederholtes Anho-
ren im Wohnzimmer sinnvoll ist, bleibe
dahingestellt.

Ohnehin stellt sich die Frage nach dem
Mehrwert dieser Produktion. Zweifel-
los ldsst sich das Orchester der Handel
and Haydn Society von Nosky zu einem
temperamentvollen, zupackenden Spiel
mitreiflen, aber hier und da hakt es dann
doch (am meisten im dritten Violinkon-
zert, am wenigsten im vierten), und der
Bratscher Max Mandel hat in der Sinfonia
concertante mit der Intonation zu kdmp-
fen. Obwohl die Aufnahmetechnik alles
sehr sauber eingefangen hat, stort auf
Dauer doch die gewisse Unruhe im Hin-
tergrund, wie sie bei einem echten Kon-
zertmitschnitt nun einmal nicht zu ver-
meiden ist. Die Vergleichseinspielungen
von Simon Standage, Sigiswald Kuijken
und Monica Huggett klingen da viel run-
der - nicht zuletzt dank der Tatsache, dass
diese Solisten iiber die schoneren Ins-
trumente verfiigen — und haben tiberdies
mehr Tiefe und Subtilitit.

Matthias Hengelbrock
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Kozeluch: Fagottkonzerte, Oboenkon-

zert, Sinfonie; Sergio Azzolini, Giovanni
De Angeli, Camerata Rousseau, Leonar-
do Muzii (2016); Sony Classical

Von den Wiener Komponisten, die im
Schatten Mozarts standen, ist Leopold
Kozeluch einer der bekanntesten, vor
allem wegen seiner zahlreichen Werke
mit Klavier und seiner Sinfonien. Sein
neun Jahre alterer Vetter Jan Antonin,
der hauptsichlich in Prag wirkte, ist
weniger prominent, verdient aber, dem
vorliegenden Album nach zu urtei-
len, ebensolche Aufmerksamkeit. Sein
Fagottkonzert C-Dur aus den spiten
1760er-Jahren zeichnet sich namlich
durch eine starke Kantabilitit aus, und
sein deutlich jiingeres Oboenkonzert
(1794) verarbeitet die Haupt- und Sei-
tenthemen auf bemerkenswert hohem
Niveau. Nicht ganz sicher ist, von wel-
chem Kozeluch das Fagottkonzert B-Dur
stammt. Es wirkt eher traditionell, was
fir den alteren Komponisten spriche,
doch wegen gewisser Parallelen hilt Ser-
gio Azzolini es fiir ein Werk Leopolds.

Wie so oft bei seinen Interpretationen
- sei es auf einem modernen, sei es auf
einem historischen Instrument - tiber-
zeugt Azzolini als Fagottist und Forscher
gleichermaflen. Man spiirt die Begeis-
terung, die seine Entdeckungen in ihm
auslosen, seinen Sinn fiir Qualitat und
seine Lust an der Konzeption eines origi-
nellen Programms. Zugleich ist man sehr
angetan davon, dass er nicht auftrumpft,
sondern alles mit Augenmaf3, technischer
Perfektion und klanglicher Delikatesse
présentiert. So werden die beiden Fagott-
konzerte zu einem ungetriibten Genuss.
Etwas Abstriche muss man hingegen bei
Giovanni De Angeli machen, der musi-
kalisch zwar auf Augenh6he mit Azzolini
steht, technisch aber die Tiicken einer
zweiklapprigen Oboe der Wiener Klas-
sik nicht immer im Griff hat (unsichere
Intonation, gelegentliches Quieken). Die
Camerata Rousseau begleitet mit Verve
und hat ihre Starken vor allem im Piano.

Matthias Hengelbrock

116 FONO FORUM 06/21

Musik
* %k

Klang
* %k

Spanish Piano Concertos. Narro, Mar-
tinez, Palomino; Orquesta Filarmonia
Ibérica, Melani Mestre (2016); Hanssler

In einer Zeit, in der viele meinen, das
kulturelle Gedichtnis der letzten Jahr-
hunderte sei schon lange bequem mit
einem Klick verfiigbar, ist ein Album wie
dieses Wasser auf die Miihlen all jener,
die beharrlich und neugierig in grof3en
und kleinen Archiven mehr oder weni-
ger Bedeutendes ausgraben - zumindest
aber damit das (H6r-) Verstandnis erwei-
tern. In diesem Fall ist der in seiner spa-
nischen Heimat wohlverankerte Pianist
und Dirigent Melani Mestre der alles
andere als abwegigen Frage nachgegan-
gen, ob und wo sich tiberhaupt (vor-)
klassische Klavierkonzerte im Kontext
der iberischen Halbinsel finden lassen.
Die Suche wurde mit drei Werken be-
lohnt, die unterschiedlicher kaum sein
konnen: ein ordentlich gearbeitetes, im
langsamen Satz interessantes Concer-
to von Manuel Narro (1729-1776), ein
musikalisch auf sehr hohem Niveau
stehendes Werk von der in Wien wir-
kenden und aus dem Mozart-Umbkreis
bekannten Mariana Martinez (1744-
1812) sowie ein in manchen Momenten
originell gestaltetes von José Palomino
(1755-1810), von dem auch ein ergin-
zendes Violinkonzert eingespielt wurde.
Seltsam nur, dass ausgerechnet Mariana
Martinez in Wien am deutlichsten (und
doch ganz unpritentids) eine lokale Note
hineinbringt.

Mich faszinieren solche Ausgrabun-
gen immer wieder. Sie machen deut-
lich, was wir an den Werken der grof3en
Meister wirklich haben, aber auch, wie
breit die Basis in ganz Europa war. Mu-
sikalisch kann das Album dieser Freude
freilich nur bedingt entsprechen: Wer
noch immer Konzerte aus der Zeit des
stilistischen Ubergangs auf einem mo-
dernen Konzertfliigel blof} ordentlich
zelebriert, wer ein Orchester artikulato-
risch akzentlos musizieren lasst und die
tiberdies schmale Dynamik nivelliert, tut
seinen Funden keinen Gefallen.

Michael Kube

Phoenix. Violinkonzerte von Rozycki
und Tschaikowski; Janusz Wawrowski,
Royal Philharmonic Orchestra, Grzegorz
Nowak (2019); Warner Classics

Wenn die momentan herrschende
Mode, jedes Album aus Marketingzwe-
cken mit einem iibergeordneten Titel zu
versehen, Sinn ergibt, dann hier: Lange
war das Violinkonzert des polnischen
Komponisten Ludomir Rozycki so gut
wie verschollen; es existierte lediglich
ein Klavierauszug. Nun ist das Werk
tatsachlich wie ein Phonix aus der
Asche wiederauferstanden: Der Geiger
Janusz Wawrowski entdeckte Teile der
Originalpartitur, bearbeitete den vom
Komponisten (der kein Geiger war)
teilweise unspielbar hinterlassenen So-
lopart und vollendete gemeinsam mit
dem Komponisten Ryszard Bryla die
Orchesterpartitur.

Das Ergebnis, dessen Ersteinspielung
hier vorliegt, lasst sich gut horen: ein
angesichts der Entstehungsumstdnde
(Rozycki schrieb an dem Konzert wéh-
rend des Warschauer Aufstands 1944)
erstaunlich gutgelauntes und farbenfro-
hes Werk, mit Ankldngen an Strauss,
Korngold und die Operette, mit zwei
Sitzen und 23 Minuten Spieldauer recht
knapp gehalten. Das klangliche Gewand
des Konzerts tiberzeugt sogar noch mehr
als die melodische Erfindung. Es wire in
diesem Zusammenhang interessant zu
erfahren, ob es sich bei der sehr bunten
Orchestrierung des Finalsatzes um Ro-
zyckis Original oder um nachtrégliche
Ideen der Bearbeiter handelt. Eine sehr
schone Erginzung des Konzertreper-
toires bedeutet das Stiick allemal, auch
wenn die Musikgeschichte nun nicht neu
geschrieben werden muss.

In seiner positiven Ausdruckshaltung
bildet Tschaikowskis Violinkonzert eine
ideale Erganzung zu dieser Wiederentde-
ckung. Natiirlich hat Janusz Wawrowski
sich hier gegen zahlreiche, teils sehr pro-
minente Konkurrenz zu behaupten. Das
gelingt ihm mehr als achtbar — der or-
chestralen Begleitung allerdings weniger.

Thomas Schulz



Elmas: Klavierkonzerte Nr. 1 g-Moll und
Nr. 2 d-Moll; Howard Shelley, Tasmanian
Symphony Orchestra (2019); Hyperion

82 Folgen sind es inzwischen - und
Label wie Publikum scheinen kein
bisschen miide. Noch immer kann die
schon jetzt legenddre Hyperion-Serie der
»Romantic Piano Concertos mit ver-
bliffenden Entdeckungen aufwarten -
diesmal mit zwei Konzerten von Stéphan
Elmas (1862-1937), einem in Smyrna
geborenen Komponisten armenischer
Herkunft, der nach seiner Ausbildung
in Wien und Reise-Jahren schliefllich
Genf als Heimat wihlte, bald ertaubte
und dort eine Lebensgemeinschaft mit
der Malerin Aimée Rapin einging.

Elmas, der der Tonsprache des 19.
Jahrhunderts treu blieb, ist in den letzten
Jahrzehnten sprichwortlich durch alle
Raster gefallen; selbst das scheinbar all-
wissende Internet liefert kaum Informa-
tionen. Fatalerweise 16ste sich auch noch
2019 die mit seinem Namen verbunde-
ne Stiftung auf, die Notenmaterial und
Informationen online zur Verfiigung
stellte - just in dem Moment, als das
vorliegende Album produziert wurde.
Ob damit tatsichlich der sogenannte
Stiftungszweck erfiillt wurde? Um die
halbe Welt, bis nach Tasmanien, muss-
ten jedenfalls Partitur und Stimmen der
zwei Konzerte reisen, um eingespielt zu
werden.

Die Werke sind ein wenig aus der
Zeit gefallen, zeigen aber deutlich, wie
noch die spatere Generation an dem
tradierten saftigen Ton festhielt und tiber
die bekannten Topoi immer wieder zu
originellen Losungen fand, ohne dass
dabei allerdings eine spezifische Cou-
leur locale zum Vorschein kidme. Das
schon seit einigen Jahren gut aufeinan-
der eingespielte Gespann aus dem klein
besetzten und damit auch nicht zu dick
auftragenden Tasmanian Symphony Or-
chestra und dem nimmermiide Melodie
und Passagenwerk gestaltenden Howard
Shelley riickt auch diese Raritéten ins
beste Licht.

Michael Kube
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Berg: Violinkonzert, sieben friihe Lieder,
drei Orchesterstiicke op. 6; Susanna
Phillips, Gil Shaham, San Francisco
Symphony, Michael Tilson Thomas
(2015/18); SFSmedia (SACD)

Bergs Violinkonzert ist eines der we-
nigen Zwolftonwerke, die es zu einiger
Popularitit gebracht haben: sowohl bei
den Musikern als auch beim Publikum.
Die hier vorgelegte Einspielung verdeut-
licht einige der Griinde. Sie lassen sich
mit der formalen Uberschaubarkeit, ei-
ner fast noch tonalen Harmonik, einer
ansprechenden solistischen Virtuositat,
den Zitaten von Landlern und eines
Bach-Chorals und gewiss auch mit der
tragischen Entstehungsgeschichte und
der Widmung ,,Dem Andenken eines En-
gels“ (gemeint war Manon Gropius) iden-
tifizieren. Und alle diese Griinde macht
die Einspielung plastisch spiirbar, sodass
die Musik geradezu retrospektiv-nostal-
gische Ziige gewinnt, zumal Gil Shaham
und das Orchester wirklich miteinander
musizieren und nicht wettstreiten.

Diese Plastizitéit der Ausdrucksgestal-
tung nimmt dann den drei Orchesterstii-
cken wohl den sinfonischen Duktus, gibt
aber dieser Musik wie im Gegenzug eine
grofiere Anschaulichkeit, die fast schon
an die ausdrucksvolle Drastik Berg’scher
Opernmusik gemahnt. Und gespielt wird
das vom schlechterdings fabelhaften Or-
chester mit einer Intensitat, der man sich
kaum entziehen kann.

Die Interpretation der sieben frithen
Lieder, vielleicht Bergs eingdngigste
Arbeit, wendet dann diese interpreta-
torische Intensitit gewissermaflen ins
Lyrische. Das liegt vor allem auch an Su-
sanna Phillips, welche die Ausdruckswelt
dieser Lieder stimmlich ideal verkorpert:
Sie singt geradezu beseelt, schwerelos
und unangestrengt, aber nicht ohne eine
gewisse Sinnlichkeit, die man freilich
nicht gleich als ,wienerisch® zu iden-
tifizieren braucht. Dabei erweist sich
Thomas als ein ungemein souverdner
Dirigent, der es nicht notig hat, sich
auf- und vorzudringen.

Giselher Schubert
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