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The Italian Job. Werke von Caldara, Corel-
li, Tartini, Vivaldi, Albinoni und Torelli; La
Serenissima, Adrian Chandler (2016); Avie

Adrian Chandler und sein Ensemble La
Serenissima sind hierzulande wenig be-
kannt, zdhlen aber zu den interessantesten
englischen Barockorchestern der jiingeren
Generation. Was sie in besonderem Maf3e
auszeichnet, ist, dass sie zwar mit mehr
Biss spielen, als man es von ihren insu-
laren Kollegen kennt, dabei aber nicht so
iibers Ziel hinausschieflen, wie es zunachst
in italienischen, dann auch in deutschen
und franzosischen Ensembles Marotte
wurde. Immer wahren sie Augenmaf3 und
guten Geschmack. Ferner wird Chandler
von Kennern fiir seine interessanten Pro-
grammgestaltungen geschitzt.

Im vorliegenden Falle geht es um die
Etablierung des italienischen Instrumen-
talstils im 18. Jahrhundert, dargelegt an-
hand von iiberwiegend unbekannten Wer-
ken. Ob die préchtige, sehr eindrucksvolle
C-Dur-Sinfonie, mit der diese CD beginnt,
wirklich von Antonio Caldara stammt,
bleibe dahingestellt (sie ist einzig in einem
Dresdner Manuskript tiberliefert und ent-
spricht hinsichtlich ihrer Grandezza eher
dem, was im Elbflorenz entwickelt wurde)
- horenswert ist sie allemal, ebenso Corel-
lis Sinfonia zu Luliers Oratorium ,,Santa
Beatrice d’Este” oder Torellis Sinfonia fiir
funf Blechblaser nebst Pauken, vier Holz-
blasern, vier Solostreichern und Orchester.
Den fundamentalen Unterschied zwischen
Albinoni und Vivaldi macht Chandler
an zwei Bldserkonzerten dieser beiden
Venezianer deutlich, und als technisch
sehr virtuoser sowie musikalisch duflerst
kantabler Solist setzt er selbst in Tartinis
Violinkonzert D 51 allen Einzelleistungen
das Sahnehdubchen auf.

Was in dieser Aufnahme sehr erfreulich
zur Geltung kommt, ist eine leider seltene
Mischung aus Ernsthaftigkeit, wenn es
um die Sache und ihre technische Um-
setzung geht, und Humor, wo Spiellaune
und Adressatenbezug im Vordergrund
stehen. Dies konnte richtungsweisend fiir
die momentan etwas kriselnde Alte-Mu-
sik-Bewegung sein — nicht nur in England.

Matthias Hengelbrock

Musik
1. 8.0 0 ¢

Klang
2.8.8.8.8 ¢

NOZATT HOLZBAVER PLEVEL

RN TG REREBLTTI ecRCLARSELL | JULLR JERRESER

Mozart, Holzbauer, Pleyel: Sinfonie
concertante; Kammerorchester Basel, Julia
Schroder, Umberto Benedetti Michelangeli
(2015); Sony Classical

Als Hybride aus Serenade, Sinfonie
und Konzert war die Sinfonia concertante
vor allem im biirgerlichen Musikbetrieb
ab 1770 sehr beliebt, bot sie doch gewis-
sermaflen von allem etwas, ohne in einer
bestimmten Hinsicht zu anspruchsvoll oder
zu anstrengend zu sein. Besonders reizvoll
war auch, dass es fiir die Solopartien keine
modellhaften Besetzungen gab, dass die
Komponisten ihr Publikum also mit immer
neuen Kombinationen tiberraschen konn-
ten. Ignaz Holzbauer tat dies mit einem Trio
aus Geige, Bratsche und Cello, bei Ignaz Jo-
seph Pleyel sind es Flote, Oboe, Fagott, zwei
Geigen, Bratsche, Cello und Kontrabass.

Das Kammerorchester Basel begibt sich
unter Leitung seiner Konzertmeisterin
Julia Schroder mit horbarem Vergniigen
auf Entdeckungsreise und trifft den heite-
ren, freundlichen Ton dieser beiden Stii-
cke perfekt. Musiziert wird auf modernen
Instrumenten, doch die Artikulation, die
Phrasengestaltung und das musikalische Ge-
samtverstdndnis lassen auch die historische
Perspektive sehr gut zur Geltung kommen.

Etwas sperriger wirkt in der vorliegenden
Aufnahme Mozarts Sinfonia concertante
KV 297b. Gewiss, dieses Werk birgt eine
Menge philologischer Probleme, denn es ist
nur in einer Version fur Oboe, Klarinette,
Horn und Fagott iiberliefert, wihrend Mo-
zart in einem Brief von Flote, Oboe, Horn
und Fagott spricht (wobei man unterstellt,
dass es sich um dasselbe Werk handelt), und
die Orchesterstimmen entsprechen nicht
dem Standard, den man sonst von Mozart
kennt. Aber ob Robert Levins hier einge-
spielte Rekonstruktion sich nicht manchmal
Zu weit vom Uberlieferungsbefund entfernt,
bleibe dahingestellt, und unter dem Diri-
genten Umberto Benedetti Michelangeli,
der bei diesem Stiick die Leitung hat, spielt
das Kammerorchester Basel etwas zu am-
bitioniert, sodass bei aller Perfektion jener
Charme, der bei der Interpretation von
Holzbauer und Pleyel so besticht, sich bei
Mozart nicht einstellen will.

Matthias Hengelbrock
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Beethoven: Sinfonie Nr. 3 , Eroica*; Schos-
takowitsch: Sinfonie Nr. 10; Dresdner Phil-
harmonie, Michael Sanderling (2015/16);
Sony Classical

Wie heute noch die Neuaufnahme einer
Beethoven-Sinfonie rechtfertigen? Indem
sie in einem frischen Kontext erscheint.
Michael Sanderling und die Dresdner
Philharmonie kombinieren hier die ,,Eroi-
ca“ mit der zehnten Sinfonie von Dmitri
Schostakowitsch, nachdem sie bereits die
sechsten Sinfonien beider Meister gemein-
sam aufgenommen haben.

Damit wird zum einen der Ausgangs-
punkt einer Traditionslinie bezeichnet, in
deren Folge sich Schostakowitsch selbst
stets sah: von Beethoven iiber Gustav Mah-
ler hin zu seiner eigenen Sinfonik. Zum
anderen sind hier zwei Werke miteinander
verbunden, die je in eigener Weise auf poli-
tische Grof3e (oder was dafiir gehalten wer-
den soll) reagieren. Beethoven hatte seine
dritte Sinfonie zunéchst als Hommage an
Napoleon gedacht, Schostakowitsch zeich-
net in seiner Zehnten kurz nach dem Tode
Stalins ein Portrit des Diktators, unter des-
sen Repression er schlimm gelitten hatte.

Eine reizvolle Kombination, die freilich
auch uniiberbriickbare Gegensitze bein-
haltet: dass etwa Schostakowitschs Sinfonie
durchaus konkret-dokumentarischen Cha-
rakter tragt, wihrend die ,,Eroica“ eher ins
Allgemeine, Ideelle zielt. Beides kann sich
freilich aneinander entfalten. Das Konkrete
liegt den Dresdnern unter Sanderling bes-
ser. Das Erzdhlende an Schostakowitschs
Musik wird sorgféltig und stringent nach-
gezeichnet, im frostigen, verblichenen Ton
dieser Aufnahme gelingt Sanderling eine
Atmosphire von einzigartiger Geschlos-
senheit, die brutale Schérfe im bertihmten
ersten Allegro schockiert. Eine Drastik, die
Sanderlings ,,Eroica“ ein wenig abgeht. Die
Dresdner présentieren sich historisch infor-
miert, verzichten auch in den Blasern meist
auf Vibrato, zugleich ist das Ensemble dem
weichen, verbindlichen Ton romantischer
Tradition verpflichtet. Dass Beethoven hier
ungemein gepflegt klingt, aber nie so recht
zu packen vermag, diirfte mit dieser Unent-
schiedenheit zusammenhéngen.

Clemens Haustein
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Mendelssohn: Sinfonie Nr. 5; Widmann:
Versuch Gber die Fuge; Mozart: Adagio
und Fuge KV 546; Mojca Erdmann, Irish
Chamber Orchestra, J6rg Widmann
(2015/16); Orfeo

Eine mitreiflende Aufnahme vom ersten
bis zum letzten Takt. Zum einen wegen
der kiinstlerischen Leistung, zum anderen
wegen des ungew6hnlichen Programms.
Am Beginn steht Mozarts Adagio und Fuge
KV 546 (zunichst fiir zwei Klaviere kom-
poniert), was den thematischen Rahmen
vorgibt; es folgt Jorg Widmanns fast 24-mi-
niitiger ,Versuch tiber die Fuge® fiir Sop-
ran, Oboe und Kammerorchester, bevor
Mendelssohns ,,Reformations-Sinfonie®,
seine Fiinfte, den Choral behandelt. Den
Abschluss bildet das Andante aus der Kla-
rinettensonate des jungen Mendelssohn,
bearbeitet von Widmann fiir Klarinette,
Streichorchester, Harfe und Celesta.

Das Irish Chamber Orchestra, dessen
Erster Gastdirigent Widmann ist, folgt dem
Impulsgeber in jeder Geste. Damit sind
wir beim kiinstlerischen Aspekt: Schon im
Mozart-Adagio besitzt jeder Ton Wiirde
und Kraft, diskrete Feierlichkeit und por-
talhafte Grof3e. Die dynamische Spannweite
ist riesig, was dem Stiick den Charakter
des Ungeheuren verleiht. Der schnelle Fu-
gen-Abschnitt gewinnt hier geisterhaft-ge-
heimnisvollen Charakter. Die Wid-
mann-Fuge iiberzeugt durch Genauigkeit
und Ausdruckswillen, Mojca Erdmanns So-
pran, die einzelne Oboe und der Streicher-
apparat wirken wie Streitmachte, die gegen-
einander antreten und miteinander ringen.

Schliefllich Mendelssohn, der zugleich
die Fortsetzung von Widmanns Sinfoni-
en-Projekt bildet. Fernab aller Frommigkeit
zeigen die Musiker, dass Mendelssohn kei-
neswegs auf Nettigkeit oder Harmlosigkeit
gepolt war, wie oft behauptet wird. Vielmehr
arbeiten sie die sich reibenden Harmonien
im Kopfsatz plastisch heraus, das Andante
lebt von einer exzellenten Stimmverteilung,
und im Schlusschoral schwingt wirklich ein
»con moto* mit. Das klingt nach Hingabe
und Sinn fiir Genauigkeit, nach Lust am
Detail und Bereitschaft zum Wagnis. Das
abschlieffende Andante ist mehr als nur eine
Zugabe. Eindrucksvoll.

Christoph Vratz
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Brahms: Sinfonie Nr. 4, Alt-Rhapsodie,
Schicksalslied; Ann Hallenberg, Collegium
Vocale Gent, Orchestre des Champs-
Elysées, Philippe Herreweghe (2011/15);
Phi

Fiir Brahms’ vierte Sinfonie mit Original-
instrumenten ist die Aufnahme von John
Eliot Gardiner aus dem Jahr 2008 (Soli Deo
Gloria) das Maf3 aller Dinge - und sie wird
es trotz Philippe Herreweghes neuer CD
bleiben. Bei dem Belgier ist die Horizontale
des Orchestersatzes eben doch nicht so
aussagekraftig konturiert, das Stimmen-
geflecht nicht so zwingend verdeutlicht,
sind die Orchesterfarben weniger brillant
als bei seinem britischen Kollegen. Vor
allem: Gardiner weify seinen Brahms in
den entscheidenden Momenten packender,
oft mit dramatischer Spitze zu gestalten.
Beispielsweise beim ersten Streichereinsatz
im langsamen Satz, der sich spiirbar auf ein
Ziel hin entwickelt, intensiv, leidenschaft-
lich. Da bleibt Herreweghe neutraler.

Aber natiirlich kommen auch bei ihm
die Meriten der historisierenden Auffiih-
rungspraxis zum Tragen, vor allem was
die Riickfithrung Brahms’ auf seine Wur-
zeln in der Musik der Alten, bei Schiitz
und Bach, betrifft. Und damit auch die
Sperrigkeit seiner Kunst, die Herreweghe
durch delikat unsentimentales Spiel in den
Fokus riickt. Dazu passen die im Vergleich
zu Gardiners Orchestre Révolutionnaire
gedeckteren Tone seiner etwas kleiner
besetzten Champs-Elysées-Truppe. Dazu
passt auch der Eindruck groflerer Inner-
lichkeit, der etwa im expressiven Floten-
solo des Finales (zu Beginn des Abschnitts
im 3/2-Takt) seinen schonen Ausdruck
findet. Das quecksilbrige Scherzo wiede-
rum macht deutlich, dass Herreweghe den
zirzensischen Aspekt dabei nicht aus den
Augen verliert.

Die Aufnahmen der beiden mitgelie-
ferten Vokalwerke entstanden schon 2011
und sind damals separat beim Label Phi
veroffentlicht worden. Wie Herreweghe
im disteren Allegro-Mittelteil des ,,Schick-
salslieds“ die Spannung von innen heraus
entstehen ldsst, nicht durch aufgedrehte
Dynamik und Verdickung der Textur, ist
immer noch hérenswert.

Andpreas Friesenhagen
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Rontgen: Sinfonien Nr. 9 und 21, Serena-
de; Brandenburgisches Staatsorchester
Frankfurt, David Porcelijn (2005); cpo

Es ist zu begriifien, dass es bei der Be-
urteilung von Musik des 20. Jahrhunderts
schon lange keine Rolle mehr spielt, ob sie
denn nun , modern” genug ist oder nicht.
Denn sonst wiirde die Renaissance, die
der deutsch-niederlandische Komponist
Julius Rontgen momentan erfahrt, wohl
nicht stattfinden.

Rontgen, der 1932 starb, schloss sich
niemals der Avantgarde an, auch nicht
einer bestimmten Richtung. Soweit dies
bei seinem umfangreichen Schaffen festzu-
stellen ist, gibt es noch nicht einmal einen
konkreten ,Rontgen-Stil“. Es gelang ihm
einfach, von Werk zu Werk eine passen-
de, giiltige und stets ehrliche musikalische
Aussage zu finden. Nehmen wir allein die
drei auf der vorliegenden CD versam-
melten Kompositionen: Bei der Serenade
E-Dur handelt es sich um ein unkompli-
ziertes, transparent orchestriertes Stiick
voller eingéngiger Melodien, unpritentios
formuliert und hochsympathisch.

Die Sinfonie Nr. 21 ist hingegen eine
tiefernste Komposition, die in jhrer Chro-
matik und beinahe religiosen Ausdrucks-
haltung an Max Reger erinnert. Und die
Neunte? In ihr experimentiert Rontgen mit
Bitonalitit, allerdings nicht auf eine Weise,
wie dies etwa Darius Milhaud getan hat,
sondern zuriickhaltend, letztlich stets tonal
und mit einer gehérigen Portion Schalk
im Nacken. Fast klingt die Sinfonie mit
ihrem nahezu permanenten Dreiertakt wie
eine ausgedehnte Walzerstudie mit milden
Dissonanzen, skurril und nicht ganz von
dieser Welt.

Die harmonisch eher konservative
Grundhaltung aller drei Werke kontrastiert
mit einer Freiheit des Ausdrucks und der
formalen Gestaltung, wie sie nur jemand
realisieren konnte, der seiner selbst sicher
ist, ohne sich deswegen zu verschlieflen.
Der verdienstvolle Rontgen-Zyklus des La-
bels cpo unter Agide des Dirigenten David
Porcelijn ist um eine hochinteressante und
orchestral auf hohem Niveau realisierte
Veroffentlichung reicher.

Thomas Schulz

38 FoNO FORUM 07/17

Musik
Kok dk

MAURICE RAVEL I’ Klang
_ //o\ Kok dek

Ravel: L'heure espagnole; Chabrier:
Espafia; Gaélle Arquez, Mathias Vidal, Juli-
en Behr, Lionel Lhote, Alexandre Duhamel,
Mdunchner Rundfunkorchester, Asher Fisch
(2016); BR Klassik

Bei den ,Sonntagskonzerten® im
Miinchner Prinzregententheater spielte das
Miinchner Rundfunkorchester im April
2016 unter Asher Fisch zwei franzésische
Spanien-Wiirdigungen. Der Mitschnitt
liegt nun auf CD vor - mit jungen San-
gern, die dem Parlando-Stil von Ravels
»L heure espagnole“ durchweg gerecht
werden, allen voran Gaélle Arquez als lie-
bestolle Uhrmachergattin, die Mann um
Mann umgarnt und ihren eigenen nach
Kriften betriigt. Sie singt mal kokett, mal
schmeichelnd, aber auch gehetzt, stellen-
weise keifend-scharf, weil sie bei all ihren
Liebhabern kaum noch den Uberblick
behilt. Das klingt wunderbar glaubwiirdig.

Die ménnlichen Partien sind mit Mathias
Vidal, Julien Behr, Lionel Lhote und
Alexandre Duhamel gleichwertig gut be-
setzt. Das Rundfunkorchester spielt unter
Asher Fischs Leitung sehr geschickt: Es
nimmt sich, ahnlich wie zuletzt das RSO
Stuttgart unter Stéphane Denéve (SWR-
music), in den vielen begleitenden Passa-
gen zuriick, setzt sich aber sofort gekonnt
in Szene, sobald einzelne Soloinstrumente
gefragt sind oder das Orchester als Ganzes
im Mittelpunkt steht. Gerade die Bléser ra-
gen immer wieder heraus, mal ndselnd die
Oboe, mal sduselnd die Flote, brummelnd
das Fagott, drohnend die Posaune.

In der abschliefenden Habanera, die bis
heute im Schatten von Bizets berithmter
Schwester aus ,Carmen® steht, zeigt sich,
wie gut Fisch alles zusammenhilt, vor
allem in den Abschnitten mit den lang
gezogenen Noten - das klingt ironisch,
komisch! Leonard Slatkins Aufnahme aus
Lyon (Naxos) erscheint insgesamt etwas
praller, draller, dagegen operiert Fisch mit
schlankeren Mitteln.

Das gilt auch fiir Chabriers ,,Espafa®
Er lasst es nicht so opulent schwelgen, die
Fl6ten nicht so kokett pfeifen, die Streicher
nicht so saften wie einst Charles Dutoit in
Montreal. Hier wirkt alles distinguierter,
phasenweise kammermusikalischer.

Christoph Vratz
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Ravel: Daphnis et Chloé; Les Siécles,
Francois-Xavier Roth (2016); harmonia
mundi

Ravel: Daphnis et Chloé, Une barque
sur I'océan; Orchestre National de Lyon,
Leonard Slatkin (2015); Naxos

Zwei Einspielungen von Maurice Ra-
vels ,Daphnis et Chloé® mit franzosischen
Orchestern. Grundsitzlich unterscheidet
beide Aufnahmen vor allem der jewei-
lige Orchesterklang: hier der ungleich
geschmeidige Klang aus Lyon, tout en élé-
gance — dort die Musiker von Les Siécles
mit ihren historischen Instrumenten. Paris
war zur Entstehungszeit dieses Werkes ein
Zentrum des Blasinstrumentenbaus. Roth
hat alle Umstéinde kritisch gepriift und
die Partitur von Fehlern, die es bei aller
Genauigkeit von Ravel gab, bereinigt.

Auch was die Aufnahmetechnik betrifft,
erscheint die Siécles-Einspielung prig-
nanter, klarer, unmittelbarer. Das passt
zu Roths édsthetischem Ansatz. Sein Ravel
Kklingt plastischer, in Details genauer, kon-
trastschérfer als bei Slatkin. Die Produk-
tion aus Lyon klingt in allen Punkten sanf-
ter. Anders gesagt: Schlanker und wendiger
ist zweifellos die Aufnahme unter Roth,
duftender, parfiimierter die aus Lyon.

Das zeigt sich vor allem bei der ,,Danse
guerriére®, die unter Slatkin immer noch
einen gewissen Wohlfiihlfaktor bewahrt,
wihrend unter Roth das Ganze kriege-
rischer, kithner, unbedingter klingt. Der
tppige Orchesterklang — nie hat Ravel fiir
ein grofleres Orchester komponiert — wird
von Les Siécles flexibler umgesetzt, mal
kammermusikalisch hauchzart und zer-
brechlich, mal in all seiner Groéle knor-
rig und iberrumpelnd, zumal wenn das
Schlagwerk hinzutritt. Das ist bei Slat-
kin weniger kontrastreich. Und dennoch
muss man den Schick, den Wohlklang der
Lyon-Aufnahme bewundern. Welcher
Ansatz naher ans Original heranreicht, ist
Kklar. Doch letztlich hat der Horer die Wahl
zwischen zwei unterschiedlichen Ansit-
zen, die jeweils iberzeugend umgesetzt
werden.

Christoph Vratz
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Vaughan Williams: Job, Sinfonie Nr. 9;
Bergener Philharmoniker, Andrew Davis
(2016); Chandos (SACD)

Eigentlich hitte diese beiden Werke
wohl Richard Hickox fiir Chandos ein-
spielen sollen - als Teil seines Zyklus mit
Einspielungen der Sinfonien von Ralph
Vaughan Williams. Doch Hickox starb
2008, ohne die Sinfonien 7 und 9 aufge-
nommen zu haben. Also hat nun Andrew
Davis {ibernommen. Eine gute Wahl, gilt
der englische Dirigent doch als Autoritit
auf dem Gebiet der britischen Musik. Und
diese Autoritit stellt er sogleich in der Bal-
lettpartitur ,,Job“ unter Beweis, die Vaug-
han Williams in den spéten 20er-Jahren
nach dem Sujet des alttestamentarischen
Buchs Hiob komponierte.

»Job“ zahlt zu den besten Werken des
Komponisten - spannend, tiefgriindig
und glanzend orchestriert. Davies, der bei
Vaughan Williams allgemein ztigige Tempi
und eine eher sachliche Gangart favori-
siert, liefert eine dramatisch aufgeladene
und strukturell souverdne Interpretation
des Stiicks, wobei ihn die vorbildliche
Klangtechnik ebenso unterstiitzt wie die
hervorragenden Solisten des Orchesters
aus Bergen: Die solistischen Passagen sind
allesamt vorbildlich realisiert - man hére
nur das betont halbseidene Saxofon in der
sechsten Szene und den anschlieflenden
Triumph Satans mit der exzellent eingefan-
genen Orgel. Dies diirfte die beste neuere
Einspielung der — warum auch immer -
nur selten aufgefithrten Partitur sein.

Auch in der rétselhaften neunten Sinfo-
nie, Vaughan Williams’ letztem grofleren
Werk, weif! Andrew Davis zu tberzeu-
gen - zumindest grofitenteils. Lediglich
an einigen Stellen wiren etwas ruhigere
Tempi vielleicht angemessen. In Davis’
schlanker und transparenter Darstellung
verliert etwa der langsame zweite Satz ein
wenig von seiner mystischen Aura. Dafiir
kommen Vaughan Williams™ klangliche
Experimente - ein Saxofon-Trio gehort
ebenso zur Orchesterbesetzung wie ein
Fliigelhorn - bestens zur Geltung, und das
Scherzo ist mit genau der richtigen Portion
Ironie realisiert.

Thomas Schulz
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Lutoslawski
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Szymanowski: Konzert-Ouvertlre;
Lutoslawski: Cellokonzert, Sinfonie Nr. 4;
Gautier Capugon, Nationales Sinfonie-
orchester des Polnischen Rundfunks,
Alexander Liebreich (2016); Accentus

Szymanowski und Lutostawski — das
ist eine stimmige Kombination, und dies
nicht nur, weil beide Komponisten aus
Polen stammen. Das Nationale Sinfonie-
orchester des Polnischen Rundfunks und
sein Chefdirigent Alexander Liebreich pré-
sentieren nun schon zum dritten Mal Wer-
ke dieser beiden Tonsetzer gemeinsam auf
CD. Als Einleitung erklingt Szymanowskis
in Strauss’scher Grandeur aufrauschen-
de Konzert-Ouvertlre, ein Frithwerk des
Meisters, das, obgleich noch an deutschen
Vorbildern orientiert, doch schon viele
personliche Ziige aufweist. Liebreich und
sein Orchester bringen das Stiick gleicher-
maflen mitreiflend und detailgenau zum
Klingen, wobei sie durch die hervorragen-
de Akustik des neuen Konzertsaals von
Kattowitz unterstiitzt werden.

Hohepunkt der CD ist jedoch Lutos-
tawskis Cellokonzert, in dem der Solist
Gautier Capugon alle Register seiner
Gestaltungskraft und Virtuositat zieht.
Der bald skurrile, bald wiitende Konflikt
zwischen Soloinstrument und Orchester
wird mit aller Verve ausgekostet, bis hin
zu den triumphierenden Schlussnoten des
Violoncellos. Ein vorbildlich durchhorba-
res Klangbild sorgt zudem fiir vorbildliche
Realisierung des vielfaltigen und -farbigen
orchestralen Geflechts. Hier wird erneut
einsichtig, wie dieses Werk, ungeachtet
seiner nicht geringen Anspriiche an den
Horer, zu den beliebtesten Cellokonzerten
des 20. Jahrhunderts avancieren konnte.

Zum Abschluss leitet Liebreich eine
sehr gedankentiefe Interpretation von
Lutostawskis Abschiedswerk, der vierten
Sinfonie. So klar strukturiert sie auf den
ersten Blick klingt, so schwer ist sie in ihrer
Kombination aus Melancholie, Spielfreude
und Dramatik iiberzeugend zu verwirk-
lichen. Alexander Liebreich und seinem
Orchester ist dies voll und ganz gelungen
- mit sensibel abgetonten, warmen Klang-
farben und dramaturgisch klugem Zugriff.

Thomas Schulz
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Tansman: Sextuor, Bric & brac; Polnisches
Radio-Sinfonieorchester, tukasz Borowicz,
Wojciech Michniewski (2002/14); cpo

Die Entdeckung der Musik von Alexandre
Tansman schreitet ziigig voran. Die Fiille
von grofSartigen Werken, die man endlich
kennenlernen kann, wirkt ganz erstaunlich.
Man fragt sich, warum dieser Komponist
nicht langst schon wieder die hohe Wert-
schitzung gefunden hat, die er zu Recht bis
in die 1950er-Jahre hinein besaf. Geboren
1897 in L6dz, ausgebildet in Warschau,
nahm er 1920 die franzosische Staatsbiirger-
schaft an und fand engen Kontakt zu fran-
z6sischen Musikern — Milhaud und Honeg-
ger wollten ihn gewissermaf3en symbolisch
in die berithmte Groupe des six aufnehmen.
1941 floh er in die USA und wirkte dort
auch erfolgreich als Filmmusik-Komponist.
Nach dem Zweiten Weltkrieg kehrte er nach
Europa zuriick und starb 1986 in Paris, sei-
ner ,,geistigen“ Heimat. Erst in jiingerer Zeit
entdecken endlich auch polnische Musiker
sein gewaltiges (Euvre.

Die beiden hier hervorragend einge-
spielten Ballette stammen aus seiner frithen
Pariser Zeit und driicken das Lebensgefiihl
der franzosischen Metropole geradezu au-
thentisch aus. Das ist beschwingte neoklas-
sizistische Musik, unterhaltsam, strotzend
vor Einfillen, pragnant in der Gestaltung,
beeindruckend in der makellosen Kompo-
sitionstechnik. Im turbulenten Ballett ,,Bric
a brac“ (es spielt auf einem Flohmarkt)
kommt es wie selbstverstindlich zu Fox-
trott- und Charlston-Intonationen, und
auch diese Stillage beherrschen sowohl der
Komponist als auch die Musiker mit Ver-
ve. Das Polnische Radio-Sinfonieorches-
ter greift den ldssig-konturierten Tonfall
dieser Musik miihelos auf. Im Sujet des
Balletts ,,Sextuor® treten originellerweise
sogar die personifizierten Instrumente in
Hauptrollen auf, und entsprechend reich
lasst Tansman in seiner Partitur dann
auch Soloinstrumente dominieren, die im
Orchester von den jeweiligen Musikern
geradezu lustvoll ausgespielt werden. Im
Grunde wird hier das Ballett-Sujet von den
Musikern gestaltet, wihrend die Bithne die
musikalischen Vorgéinge veranschaulicht.

Giselher Schubert
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Eliasson: Notturno, Senza riposte, Gogli-
ame, Trio; Norrbotten NEO (2016); BIS
(SACD)

Die Musik des 2013 verstorbenen
Schweden Anders Eliasson diirfte nie-
manden kalt lassen. Sie ist von einer stetig
prasenten Energie beseelt, befindet sich
stindig im Fluss, streift tonale Zentren,
ohne jedoch den Gesetzen der herkémm-
lichen Dur-Moll-Tonalitét zu gehorchen.
Einmal in Bewegung gesetzt, verfolgt sie
ihr Ziel unabléssig - auf Wegen, die vom
Horer trotz aller scheinbarer Verschlun-
genheit instinktiv als folgerichtig erkannt
werden. Dass Eliasson dabei zu einer vol-
lig neuen Form tonaler und motivischer
Gestaltung gefunden hat, die auf der Ver-
bindung zweier Modi beruht, ist ebenso
bewundernswert wie die Tatsache, dass es
ihm gelingt, damit Werke zu formen und
zu gestalten, die in ihrer Aussage absolut
frei und ungebunden sind.

Das schwedische Kammerensemble
Norrbotten NEO prisentiert hier vier
Kompositionen, die Eliassons Entwick-
lung reprisentativ widerspiegeln — wenn
auch nicht von Anfang an. Es war erst
in den Achtzigerjahren, als Eliasson zu
seiner eigentlichen, unverwechselbaren
Tonsprache fand. Das fritheste Werk der
CD, ,,Notturno“ von 1981, wirkt vielleicht
noch ein wenig eckig, auch wenn eini-
ge Grundprinzipien von Eliassons Ton-
sprache bereits erkennbar sind. Wesent-
lich reifer wirkt ,Senza riposte®, und bei
»Fogliame® von 1990, einem 22-miniiti-
gem Klavierquartett, handelt es sich dann
um ein absolutes Meisterwerk — energisch
drangend, dabei wie ein lebendiger Orga-
nismus sich entwickelnd. Die fiir Elias-
sons Musik kennzeichnende Unruhe ist
dann im spiten, 2010 vollendeten Trio
fiir Violine, Vibrafon und Klavier einer
melancholischen Gelassenheit gewichen,
die mit quasi improvisatorischer Frei-
heit einhergeht; nichtsdestoweniger ist
Eliassons Personalstil vom ersten Takt an
erkennbar. Intensive, spannungsgeladene
Interpretationen der beteiligten Musiker
garantieren ein in jeder Hinsicht faszinie-
rendes Komponistenportrat.

Thomas Schulz
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Haydn, Mozart: Cellokonzerte C-Dur,
D-Dur, Konzert D-Dur (nach dem Konzert
f. Horn & Orchester Es-Dur); Norbert
Anger, Dresdner Kapellsolisten, Helmut
Branny (2016); Querstand

Witzig! Solocellist Norbert Anger un-
terbricht einfach seine Melodie zwei Tone
zu frith und lésst sie von der Tuba drei
Oktaven tiefer zu Ende troten. So gesche-
hen im zweiten Satz von Joseph Haydns
Cellokonzert C-Dur. Keine Sorge: Anger
hat sich nicht einfach tiber die Partitur
hinweggesetzt. Haydn hat diese Stelle exakt
so notiert. Er gilt ja als Urvater, Altmeister
und Vordenker des musikalischen Witzes.
Der Mann wusste noch, was selbst- und
fremdernannte Musikphilosophen spiter
vergaflen: Das Gegenteil von ernster Mu-
sik ist nicht Unterhaltungsmusik, sondern
witzige Musik.

Trotzdem wurde Haydn stets in die
Sphire der ernsten Musik geschoben.
Und wihrend man seinen Streichquar-
tetten trotzdem ein wenig Humor und
Witz zugestand, waren solche Spifichen
den Interpreten seiner Cellokonzerte eher
fremd. Gut, dass Norbert Anger und die
Dresdner Kapellsolisten dagegen anspie-
len. Sie spielen die Tone eher spitz als breit,
bevorzugen das Staccato, wo es mdglich
ist. Anger arbeitet mit Leichtigkeit Details
heraus, wo sie anderen zwischen Doppel-
griffen und Lagenwechseln schon aus den
Fingern flutschen wiirden. Die Musiker
kombinieren konsequent Spielwitz mit
klanglicher Niichternheit, was Haydns
Konzerte spektakulédr aufblithen lasst.

Im dritten Werk der CD funktioniert
das nicht ganz so gut. 1930 arrangierte
Gaspar Cassad6 das Hornkonzert Es-Dur
von Mozart fiir Cello und Orchester. Hier
wirkt der Ansatz der Musiker mit einem
Mal etwas behidbig. Zwar kommen die
tiefen Saiten des Cellos wunderbar zur
Geltung - zumal Cassad6 das Konzert um
einen Halbton nach unten transponiert
hat. Aber vor allem in den ersten beiden
Satzen geht es schlicht weniger virtuos
zu als bei Haydn. Vielleicht hitte eine
Tempoverschirfung geholfen. So wirken
sie etwas miide kurz vor dem Ende einer
anstrengenden, engagierten Einspielung.

Ole Pfliiger
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Mozart: Klavierkonzerte Nr. 11-13; Marie
Kuijken, Veronica Kuijken, La Petite Bande,
Sigiswald Kuijken (2016); Challenge (SACD)

Mozart komponierte seine Klavierkon-
zerte KV 413-415 ausdriicklich so, dass fiir
die Begleitung vier Streicher ausreichen;
die Bléaserstimmen sind also optional. Si-
giswald Kuijken entscheidet sich nun fiir
die Ausfithrung mit einem sogenannten
Serenadenquartett, in dem die Bassstimme
von einem Kontrabass iibernommen wird.
Das Ergebnis kann rundum {iberzeugen,
da die Balance perfekt ist und musikalisch
alles wie aus einem Guss wirkt. Kuijkens
Tochter konnen als Solistinnen einem Ro-
bert Levin oder einem Jos van Immerseel
nicht ganz das Wasser reichen; dies wird
aber durch den Gestenreichtum und das
ausgesprochen Lyrische des Gesamtklangs
mehr als ausgeglichen.

Matthias Hengelbrock
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Halvorsen, Nielsen: Violinkonzerte;
Svendsen: Romanze; H. Kraggerud, Malmo
Symfoniorkester, B. Engeset (2016); Naxos

Das Violinkonzert des Norwegers Jo-
han Halvorsen ist ein reinrassiges roman-
tisches Virtuosenkonzert. Vielleicht kein
Meisterwerk, aber ein sehr effektvolles,
folkloristisch inspiriertes Stiick. Henning
Kraggerud schwirmt sich mit emotiona-
lem Hochdruck, Vibrato-Uberschwang
und geigerisch schwerelos durch den dif-
fizilen Solopart. Das Violinkonzert von
Carl Nielsen entwickelt sich immer mehr
zum Repertoirestiick, auch die furios drin-
gende Darstellung mit Kraggerud kénnte
das Interesse an diesem sehr individuell
gepragten Werk weiter befordern. Johan
Svendsens Romanze rundet dieses ,,nor-
dische Programm einpragsam ab.

Norbert Hornig
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Czerny: Klavierkonzerte op. 28 und 214,
Rondo brillant op. 233; Howard Shelley,
Tasmanian Symphony Orchestra (2015);
hyperion

Man kann Howard Shelley als eine Art
solistisches Pendant zur Academy of St
Martin-in-the-Fields betrachten: Wohl
kaum je hat ein Pianist so viele so gute und
so verschiedenartige Studioaufnahmen
produziert wie er. Allein fir Hyperions
hoch verdienstvolle Serie ,,The Romantic
Piano Concerto', die inzwischen bei Folge
71 angelangt ist, hat er in mehr als einem
Viertel der Fille den Solopart gespielt (und
oft gleichzeitig auch noch das Orchester
vom Klavierhocker aus geleitet). Dabei
handelt es sich in den meisten Fillen um
Ausgrabungen vergessener Werke von
Leuten wie Hiller, Thalberg oder Kalk-
brenner, Moscheles und Herz oder auch
Dreyschock - Veroffentlichungen, durch
die unser Bild von der Vergangenheit viel
an Farbe und Zwischenténen gewonnen
hat.

Und nun also Czerny: Shelley, Jahrgang
1950, und sein bevorzugtes australisches
Ensemble legen drei seiner konzertanten
Werke vor. Sie lassen erkennen, worauf die
uniibersehbar vielen, eine riesige ,,Schule
der Geldufigkeit“ bildenden Klavieretiiden,
durch die der Name des Wiener Beetho-
ven-Schiilers und Liszt-Lehrers bis heute
ein Begrift ist, vorbereiten sollten: Czerny
schrieb Musik auf der Basis des klassischen
Konzerts der Mozart-Zeit, aber mit gewei-
teten Formen und wesentlich gesteigerten
spieltechnischen Anforderungen an den
Solisten.

Shelley spielt sich durch Czernys Solo-
partien mit ihren virtuosen Laufen, Ar-
peggien, Trillerketten und Doppelgriffen
en masse mit unangestrengter Autoritit
hindurch. Alles klingt bis in die feinsten
Veristelungen prazise. Sein Ton, frither
manchmal etwas harsch, hat an Politur
gewonnen. Sein Zugriff ist temperament-
voll, die Abstimmung mit dem Orchester
tadellos. Im Idealfall lieflen sich allenfalls
ein paar Glanzlichter zusétzlich vorstellen.
Aber darf man dies von Auffithrungen er-
warten, denen unsere Konzertpraxis kaum
je die Chance einer Wiederholung bietet?

Ingo Harden
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Medtner: Klavierkonzert Nr. 2; Rachma-
ninow: Klavierkonzert Nr. 3; Marc-André
Hamelin, London Philharmonic Orchestra,
Vladimir Jurowski (2016); hyperion

Marc-André Hamelin hat mit seiner
preisgekronten Gesamtaufnahme der So-
naten und ,Vergessenen Weisen“ von Ni-
kolai Medtner (1880-1951) fiir Hyperion
wesentlich zur (Wieder-)Entdeckung des
russischen Komponisten beigetragen. Dass
er sich nun dem zweiten Klavierkonzert
Medtners widmen darf, iiberrascht dennoch
etwas, da das Label Hyperion bereits eine
Aufnahme desselben Werkes mit Nikolai
Demidenko von 1991 im Katalog hat. Aller-
dings ist die Neueinspielung allein schon im
Bereich der Aufnahmetechnik so viel klarer,
prasenter und schlichtweg besser als die &l-
tere Einspielung, dass man den Tonmeistern
zum technischen Fortschritt gratulieren
kann. Vergleicht man die musikalischen In-
terpretationen, stellt man verwundert fest,
dass der russische Bashkirov-Schiiler in den
Ecksitzen durchaus schnellere Tempi wéhlt
als der kanadische Supervirtuose. Allerdings
spielt Hamelin mit einer so {iberzeugenden
Agogik, mit so viel Emotion und gleichzeitig
struktureller Transparenz, auch mit einem so
wunderbar vollen und runden Fliigelklang,
dass man auch aus diesen Griinden der neu-
en Aufnahme den Vorzug geben mag.

Dass Hamelin das Medtner-Konzert mit
Rachmaninows drittem Klavierkonzert
koppelt, ist weitaus weniger iiberraschend.
Denn Rachmaninow und Medtner waren ei-
nander freundschaftlich und in gegenseitiger
Bewunderung verbunden, sodass Yevgeny
Sudbin seine ebenfalls herausragende Ein-
spielung von Medtners zweitem Klavier-
konzert fiir das Label BIS auch schon mit
Rachmaninows viertem Konzert gekoppelt
hatte. Von Rachmaninows drittem Klavier-
konzert gibt es natiirlich von Horowitz iiber
Argerich bis zum zuletzt verdffentlichten
Mitschnitt Sokolovs zahlreiche herausragen-
de Aufnahmen. Hamelin und das London
Philharmonic fiigen sich durch musikalische
Uberzeugungskraft und eine ebenso poeti-
sche wie hoch virtuose Herangehensweise
miihelos in das Spitzenfeld der zahllosen
Aufnahmen dieses ,,Publikums-Lieblings“
unter den Klavierkonzerten ein.

Gregor Willmes
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Prokofjew: Violinkonzerte Nr. 1 und 2; Ru-
dolf Koelman, Musikkollegium Winterthur,
Douglas Boyd (2016); Challenge

Dass der niederldndische Geiger Rudolf
Koelman zu den letzten Schiilern von Jascha
Heifetz in Los Angeles gehorte, mag die
Fantasie von Violin-Enthusiasten befliigeln.
Koelman, der fiir einige Jahre Konzertmeis-
ter des Amsterdamer Concertgebouw-
orkest war, machte sich auch als Solist ei-
nen Namen, besonders als zirzensischer
Paganini-Interpret. Auf seiner neuesten CD
bei Challenge Classics profiliert er sich in
einer Live-Aufnahme mit Prokofjews Vio-
linkonzerten. Er tut dies auf souveréne Art
und Weise, und manchmal ist man geneigt,
etwas vom poliert brillanten Heifetz-Stil aus
seinem Spiel herauszuhoren.

Norbert Hornig
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Schostakowitsch: Violinkonzert Nr. 1;
Gubaidulina: Violinkonzert ,,In tempus
praesens”; Simone Lamsma, Niederl. RSO,
Gaffigan, de Leeuw (2016/11); Challenge

Dass Sofia Gubaidulina ihr zweites Violin-
konzert ,,In tempus praesens fiir Anne-So-
phie Mutter geschrieben hat, hort man: Es
ist ein Geigenpart, der energisch exerzierte
Gesanglichkeit einfordert, in den hochsten
Hohen oft, wo die Luft diinn ist und nur be-
stehen kann, wer — wie Mutter - {iber kaum
erschopfliche Energiereserven verfiigt. Die
Niederlinderin Simone Lamsma bleibt hier
nichts schuldig, spielt Gubaidulinas Stiick
mit einer Sonoritét, die zugleich lichtdurch-
lassig bleibt fiir jenes sanfte Schimmern, das
in diesem Stiick der komponierenden Mys-
tikerin immer wieder auftritt. Kraftvoll und
prészise ist auch die Begleitung durch die
niederlandische Radio-Philharmonie unter
James Gafligan bzw. Reinbert de Leeuw.

Clemens Haustein
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