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Telemann: Tafelmusik; Schola Cantorum
Basiliensis, August Wenzinger (1964/65);
DG Eloquence (4 CDs)

Zu den Schallplattenpionieren der Alten
Musik, die langsam in Vergessenheit gera-
ten, gehort August Wenzinger (1905-96).
Er war einer der Ersten, die die Gambe
nicht wie ein Cello, sondern mit Biinden
und ohne Stachel sowie mit untergriffi-
ger Bogenhaltung spielten. Bereits in den
1930er-Jahren nahm er fiir Rundfunk und
Schallplatte Barockmusik mit historischen
Instrumenten auf, wovon es heute auf You-
tube ein bemerkenswertes Zeugnis gibt
(Suchbegriffe: Erlebach, Wenzinger). Seit
1934 war Wenzinger Lehrer an der neu
gegriindeten Schola Cantorum Basiliensis,
ab 1954 baute er beim damaligen NWDR
die Cappella Coloniensis als erstes grof3es
Orchester auf, das auf alten Instrumen-
ten spielte. Mit der Cappella, vor allem
aber mit der Konzertgruppe der Schola
Cantorum Basiliensis nahm er zahlreiche
Schallplatten fiir die Archiv-Produktion
der Deutschen Grammophon auf, darunter
auch populdre Orchesterwerke von Bach,
Héndel und Telemann.

Wenzingers Stirken lagen in einer klu-
gen, konsequent aus den Quellen abgeleite-
ten Tempowahl und einer ungemein sach-
kundigen Gestaltung von Verzierungen.
Andererseits war er nie so provokant und
rechthaberisch wie Nikolaus Harnoncourt,
und seiner Neigung zu expressivem Legato
folgte er auf Kosten der Brillanz und des
Aplombs. Deswegen galt er schon in den
1970er-Jahren als altmodisch, wenngleich
intelligente Musiker wie Jordi Savall nie
miide wurden, seine hohe Bedeutung fiir
die Geschichte der Alte-Musik-Bewegung
deutlich herauszustellen.

Die erste Gesamteinspielung von Tele-
manns ,,[afelmusik wurde seinerzeit mit
dem Edison Award und dem Grand Prix
du Disque ausgezeichnet. Thre Wiederver-
offentlichung weckt schone Erinnerungen
und enthilt zudem einen Begleittext, der
sie sehr klug in einen weiten interpretati-
onsgeschichtlichen Kontext einordnet und
einen aufschlussreichen Einblick in die
damalige (sehr kontroverse) Diskussion
der Schallplattenkritik gibt.

Matthias Hengelbrock
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Richter: Sinfonien, Triosonaten und
Oboenkonzert; Xenia Loffler, Capricor-
nus Consort Basel, Peter Barczi (2017);
Christophorus

Franz Xaver Richter wird gern als
fithrender Kopf der Mannheimer Schule
gerithmt, um dann im selben Atemzug
wieder zum Kleinmeister degradiert zu
werden, der eben noch nicht tiber das
verfiigte, was Haydn und Mozart spéter
entfalten sollten. Mit diesem schiefen Bild
raumt die vorliegende CD griindlich auf:
Das Capricornus Consort stellt Richter
als einen Komponisten dar, der seinen ei-
genen Gesetzen vollkommen geniigt und
nicht nach den Kriterien ,,noch nicht“ oder
»immer noch“ bewertet werden sollte. Man
hort zwei Sinfonien (B-Dur und g-Moll),
deren Kopfsitze vollig zu Recht mit ,,Spi-
rituoso“ bezeichnet sind, was gewisserma-
Ben Richters Programm ist, ferner zwei
Triosonaten (op. 4 Nr. 6 und op. 3 Nr. 3),
die mit ihren selbstbewussten Gesten und
ihrer lyrischen Expressivitit eine starke
Personlichkeit erkennen lassen, dann eine
Kopplung von Adagio und Fuge, die den
Vergleich mit den berithmten Schwester-
werken Wilhelm Friedemann Bachs und
Mozarts nicht zu scheuen braucht, und
schlieSlich ein Oboenkonzert, bei dem
man sich fragt, warum es nicht schon
lingst zum Standardrepertoire gehort.

Es ist aber nicht nur die Qualitat der
Kompositionen, die hier authorchen ldsst,
sondern auch die Interpretation - genauer:
die Interpretationshaltung — des Capri-
cornus Consorts. Die Musiker um Peter
Barczi profilieren sich nicht auf Kosten
der Musik, profilieren nicht einmal die
Musik selbst schirfer, als sie es erfordert,
sondern arbeiten satztechnische Details
ebenso sachkundig und angemessen he-
raus, wie sie die jeweilige Atmosphire mit
besonderer Sensibilitit erfassen. So kom-
men das Gewicht und die Ausdruckskraft
von Richters Werken optimal zur Geltung,
aber auch ihr Charme und eben ihr ,,Spiri-
tuoso®. Die solistische Streicherbesetzung,
fur die sich die Interpreten auch in den
Sinfonien entschieden haben, erhilt in
der Kirchenakustik dieser Aufnahme ein
angenehmes, tragfihiges Volumen.

Matthias Hengelbrock
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Brahms: Sinfonie Nr. 2, Haydn-Variationen;
WODR Sinfonieorchester KéIn, Jukka-Pekka
Saraste (2017); Profil Edition Glinter
Hénssler

Wer eine Brahms-Aufnahme haben
moOchte, die nichts falsch macht: Hier ist
sie. Ziigig geht es durch die zweite Sinfonie,
alles befindet sich in weichem Fluss, sorg-
faltig kanalisiert. Jukka-Pekka Saraste hat
das Kolner WDR-Sinfonieorchester in den
sieben Jahren, die er dort nun Chef ist, zu
einem Ensemble geformt von erstaunlicher
Beweglichkeit und Prazision im Spiel. Die
blofle Funktionsfahigkeit des Klangkor-
pers wird veredelt vom warmen Klang,
besonders der Holzbléser. Gute Vorausset-
zungen, um bei Brahms eine Wiedergabe
von Klarheit und Tiefe zugleich zu bieten.
Die Kehrseite: Saraste wagt wenig. Und
leider gibt es sehr viele Aufnahmen von
Brahms-Sinfonien. Clemens Haustein

Vaughan Williams: Poisoned Kiss u.a.;
M. Rummel, Dt. Staatsphilharmonie Rhein-
land-Pfalz, K.-H. Steffens (2017); Capriccio

Karl-Heinz Steffens setzt seine Reihe
~modern times" fort. So verdienstvoll die-
se Serie ist, so eigenartig wirkt, dass hier
Bernd Alois Zimmermann, Luigi Dalla-
piccola und - auf der neuen CD - Ralph
Vaughan Williams in einen gemeinsamen
Topf des ,Modernen* geworfen werden.
Zumal hier Werke tiberwiegen, die Vaug-
han Williams als spédten Spatromantiker
zeigen: seine ,Fantasia on Sussex Folk
Tunes® fiir Cello und Orchester etwa und
seine ,,Bucolic Suite“ von 1900. Drei Por-
tréts, die der britische Komponist fiir einen
Film iiber Elisabeth I. schrieb, fithren ins
Jahr 1955, klingen aber auch mehr nach
Pomp und Umstdnden. Modern ist das
nicht. Aber schon. Clemens Haustein
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Mabhler: Sinfonie Nr. 4; Genia Kiihmeier,
Miinchner Philharmoniker, Valery Gergiev
(2017); MPhil

Muss man Gustav Mahlers vierte Sin-
fonie ironisch verstehen, nur weil der
Komponist hier ein kindlich-himmlisches
Leben geschildert hat? Oder ist es so, dass
wir Mahler, dem vermeintlich ewigen
Problemwilzer, die Ungebrochenheit eben
einfach nicht mehr zutrauen mochten?

Valery Gergiev blickt auf diese Sinfonie,
als wiirde er die dritte zuvor und die fiinfte
danach nicht kennen, und er entdeckt ein
Werk, dessen warmer Kindersinn ernst
gemeint ist. Was Gustav Mahler als Satz-
bezeichnung vorgab, hier ist es zu horen:
Durchweg bedichtig wéhlt Gergiev die
Tempi, behaglich, vielleicht sogar gemiit-
lich. Der verbreiterte Zeitrahmen bietet
jedoch einen Gestaltungsspielraum, den
der russische Dirigent und seine Musiker
eindrucksvoll nutzen. Wie sprechend die
Philharmoniker spielen im ersten Satz mit
seinen stets wechselnden Episoden, wie
elegant sich die Uberginge geben, wie die
Musiker horbar gemeinsam atmen und
fithlen: Das ist schon stark. Und es zeigt:
Wird diese Musik so liebevoll wie hier be-
handelt, gibt sie neue, tatséchlich unprob-
lematische Seiten zu erkennen.

So ist der erste Satz dieser Sinfonie ein
Stiick von ehrlicher Idylle, weil ihm bei
Gergiev alles Uberspitzte und Erwach-
sen-Angestrengte fehlt. Dadurch wird sein
musikalischer Gehalt nicht weniger wahr,
die Plausibilitit nimmt eher zu, und dem
Horer bleibt tiberlassen, den Abgrund
zu ahnen, der hinter jeder Idylle steckt -
nicht nur hinter der bei Mahler. Ebenso im
Scherzo, das mit dem ,,Freund Hein®“ bei
Gergiev eine marchenhafte Figur bietet,
die auch ihre liebenswerten Seiten hat;
und im langsamen Satz, der hier in ergrei-
fender Einfachheit gespielt wird; wie auch
im letzten Satz, wo Genia Kithmeier die
himmlischen Freuden mit warmer Stimme
besingt.

Clemens Haustein
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Debussy: La Mer, Ariettes oubliées; Fauré:
Prélude to Pénélope, Pelléas et Mélisande;
Magdalena Kozend, Deutsches Sympho-
nie-Orchester Berlin, Robin Ticciati (2017);
Linn

Auf Tontriger beginnen das Deutsche
Symphonie-Orchester und sein neuer Chef
Robin Ticciati die Zusammenarbeit mit
einem gut gemischten franzosischen Pro-
gramm. Hauptwerk ist ,,La Mer®: Debussys
»Irois esquisses symphoniques erfahren
hier eine atmosphérische Wiedergabe mit
hohem Wiedererkennungswert. Ticciati
prasentiert sie als ein Kaleidoskop préch-
tig klingender, minutios vergegenwartigter
Momente, denen allenfalls ein wenig der
Vorwirtsdrang fehlt. Er malt das Stim-
mungsbild mit feinem Pinsel, realisiert
die Partitur mit grofier Tiefenschirfe, gibt
ihr ,clarté jenseits aller diffusen Impres-
sionismen. Im zweiten Satz inszeniert er
das Spiel der Wellen in der dynamischen
Staffelung und der Artikulation herrlich
differenziert. Im dritten Satz dann lisst er
es wirklich ,tumultueux® zugehen, wenn
etwa die bald nach dem Anfang auftreten-
de kleinschrittige Holzblasermelodie mit
geradezu bedrohlich klingenden chroma-
tischen Figuren in den tiefen Streichern
grundiert wird.

Neben dem vielgespielten Debussy halt
die CD mit dem vom Australier Brett Dean
2015 orchestrierten Klavierliederzyklus
»Ariettes oubliées” auch eine Raritit bereit.
Magdalena Kozend macht aber zu wenig
aus diesen einfiihlsam in die Sphire des
Orchesters tibersetzten Petitessen. Die hei-
teren Stiicke singt sie mit demselben etwas
farblosen Ernst, den sie auch den triibe-
ren widmet. Dass sie die Nuancierung im
Rahmen hilt und Emotionen nicht auf
dem Prasentierteller vor sich her trégt,
weifl man. Hier tut sie in dieser Richtung
vielleicht etwas zu viel.

Die Suite aus Gabriel Faurés ,,Pelléas
et Mélisande® fasst Ticciati zum Gliick
nicht als reine Wohlfiihlmusik auf. Er
verleiht ihr ebensoviel Gewicht wie dem
eindringlichen, aber selten zu horenden
Vorspiel zu Faurés Oper ,,Pénélope®, das
hier Wagner'sche Ziige zu tragen scheint.

Andpreas Friesenhagen
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Zemlinsky: Die Seejungfrau, Vor- und Zwi-
schenspiel aus der Oper , Es war einmal“;
ORF Radio-Symphonieorchester Wien,
Cornelius Meister (2010/12); cpo

Zemlinskys Tondichtung ,,Die Seejung-
frau“ nach dem bekannten Mirchen von
Hans Christian Andersen ist mit ihren drei
Sétzen seine umfangreichste und wohl auch
gewichtigste Instrumentalmusik: eine sinfo-
nische Dichtung, die stilistisch geradezu ein
Paradigma des musikalischen Jugendstils
darstellt und als solches weiteste Beachtung
verdiente. Doch leider wurde sie allzu sehr
durch eine Tondichtung seines Schiilers
und Schwagers Arnold Schonberg in den
Hintergrund gedréngt: durch dessen sinfo-
nische Dichtung ,,Pelléas und Mélisande“
nach dem Drama von Maurice Maeterlinck.
Diese beiden Werke sind nicht nur nahezu
gleichzeitig entstanden (die Komponisten
unterrichteten sich sogar wechselseitig tiber
den Stand der jeweiligen Arbeit) — sie sind
auch am 25. Januar 1905 im selben Konzert
in Wien uraufgefiihrt worden. Doch wih-
rend Schonbergs Werk sich behauptet hat,
wurde Zemlinskys Partitur gerade noch
zweimal aufgefiihrt, galt als verschollen und
konnte erst wieder 1984 von Peter Giilke
aufgefiihrt werden.

Wie ungerecht!, mochte man ausrufen
- Zemlinskys Tondichtung ist ungemein
originell gestaltet, in einer ganz anderen Art
als Schonbergs Werk, dessen hochkomplexe
Partitur selbst einem Gustav Mahler Schwie-
rigkeiten bereitete. Zemlinsky belddt nicht,
wie Schonberg, seine Musik mit fast schon
absurder motivisch-thematischer Komplexi-
tat. Vielmehr gestaltet er ganz aus der Mate-
rialitét der orchestralen Klangmittel heraus,
die er ungemein differenziert nuanciert. Da-
bei wihlt er eine dunkle Timbrierung, der
nur etwas lichtere Farben zu fehlen scheinen.
Zemlinskys Tondichtung fordert also die
orchestrale Spielkultur geradezu heraus und
ist deshalb beim ORF Radio-Symphonieor-
chester Wien bestens aufgehoben. Cornelius
Meister verfiigt iiber das richtige Gespiir, die
Kldnge sich entwickeln und ausschwingen
zu lassen — und so liegt hier sicherlich eine
Einspielung vor, die in ihrer Art nur schwer
zu iibertreffen sein diirfte.

Giselher Schubert

Bewertungen: % = schlecht Yk = zwiespéltig %% =solide Y k%K =sehr gut Yk k% = herausragend
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Georg Schumann: Sinfonie f-Moll, Ouver-
tliire zu einem Drama, Ouvertire , Lebens-
freude"; Deutsches Symphonie-Orchester
Berlin, James Feddeck (2016); cpo

Zu den lange Zeit vergessenen Kompo-
nisten der Spatromantik, deren Schaffen
vom Label cpo in jiingerer Vergangenheit
wieder zuganglich gemacht wird, gehort
auch der gebiirtige Sachse Georg Schu-
mann. Heutzutage ist er in erster Linie
als Direktor und spiterer Prisident der
Berliner Sing-Akademie bekannt - ein
Amt, das er von 1900 bis zu seinem Tode
im Jahr 1952 bekleidete. Mehrere CDs
mit Kammermusik und Orchesterwerken
liegen bereits vor, nun folgt Schumanns
umfangreichste sinfonische Komposition,
die Sinfonie f-Moll. Schon gleich im kan-
tigen Beginn wird deutlich: Hier ist einer,
der sich fest auf dem Boden der deutschen
Tradition bewegt.

Das heif3t in erster Linie: souverdn be-
herrschtes Handwerk, Fokus auf der Tech-
nik der entwickelnden Variation (die ganze
Sinfonie basiert auf einem thematischen
Motto), Bevorzugung kontrapunktischer
Strukturen, dichte, gelegentlich auch
schwerbliitige Instrumentation. Woran
es ein wenig mangelt, ist eine pragnante,
sofort die Individualitidt des Komponis-
ten verratende Thematik. Den stirksten
Eindruck hinterlassen die Mittelsatze: ein
breit ausgesungenes, an Bruckner gemah-
nendes Adagio sowie ein widerborstiges,
gelegentlich auch ddmonisches Scherzo.
Da passt es gut, dass der Dirigent James
Feddeck sich bereits verschiedentlich als
Bruckner-Interpret profiliert hat.

Auch die beiden Ouvertiiren bewegen
sich auf traditionellem Boden, bilden -
dhnlich den beiden Gattungsbeitrigen
von Brahms - einen Kontrast von Tra-
godie (Ouvertiire zu einem Drama) und
Satyrspiel (,Lebensfreude®). Insbesondere
letzteres Werk vermag zu gefallen - nicht
zuletzt, weil Schumann hier einmal ein we-
nig Ubermut in seine doch sehr gediegene
Tonsprache einfliefSen ldsst. Feddeck und
das Deutsche Symphonie-Orchester Berlin
setzen sich erfolgreich fiir diese Musik ein.
Ob sie ins Repertoire zuriickkehren wird,
bleibt abzuwarten.

Thomas Schulz
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Strauss Also sprach Zarathustra
Mahler Totenfeier
Rundbunk-Sinlonisorchester Berlin
Wiadiris Jurowski
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Strauss: Also sprach Zarathustra; Mahler:
Totenfeier, Sinfonisches Praludium; Rund-
funk-Sinfonieorchester Berlin, Vladimir
Jurowski (2016); Pentatone (SACD)

So feinsinnig und zuriickhaltend, von
noblem Understatement beseelt, hat man
die berithmte und viel maltritierte Ein-
leitung zu Richard Srauss’ ,,Zarathustra®
wohl selten gehort. Es scheint, als wolle
der Dirigent Vladimir Jurowski dem Werk
jegliche Plakativitat austreiben und die
Partitur stattdessen auf neutralem Boden
prasentieren — gleichsam als ein Konzert
fir Orchester. Dieser Eindruck setzt sich
auch im weiteren Verlauf des Werks fort.
Mit seiner Strategie gelingt es Jurowski,
unterstiitzt durch das duflerst prisente
und tiefenscharfe Klangbild, tiber weite
Strecken die kontrapunktische und the-
matische Struktur des ,Zarathustra“ auf
vorbildliche Weise offenzulegen.

Was aber letztlich zu kurz kommt, ist die
Lebensfreude und Lust am Uberschwang,
von der die Musik in nicht geringem Maf3e
beseelt ist. Das betrifft nicht nur die Einlei-
tung, sondern vor allem das ,Tanzlied*, das
hier doch sehr diskret und wohlerzogen
seine Aufwartung macht. Damit ist aber
ein Aspekt des Werks verfehlt, denn eine
Uberwiltigungsstrategie gehort durchaus
zum Straussschen Vokabular. Und tber-
wiltigend kann man den Hohepunkt des
sTanzlieds“ unter Jurowskis Hinden nun
wirklich nicht nennen. Dafiir ist der leise
Schluss mit duf3erster koloristischer Fines-
se artikuliert.

Keine Probleme gibt es in den Beigaben:
Zweimal frithen Mahler hat Jurowski als
Kontrast zu Strauss herangezogen. Es ge-
lingt ihm eine sehr differenzierte Interpre-
tation der ,Totenfeier” (der Friihfassung
des Kopfsatzes der ,, Auferstehungssinfo-
nie“), mit - wie schon bei Strauss - impo-
nierender Offenlegung der orchestralen
Farbskala. Und als besonderes Bonbon
gibt es jenes ,,Sinfonische Priludium®, von
dem man bis heute nicht weif3, ob es nun
vom 16-jahrigen Mahler stammt oder von
seinem Lehrer Bruckner — oder gar vom
Bruckner-Schiiler Rudolf Krzyzanowski,
in dessen Nachlass es gefunden wurde.

Thomas Schulz
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TELEMANN

Telemann: Trompetenkonzerte Nr. 1-3,
Sonaten h-Moll u. g-Moll (Bearbeitungen),
Sonata D-Dur; Matthias Hofs, Deutsche
Kammerphilharmonie Bremen (2017);
Berlin Classics

Obwohl Bach und auch Hindel die
Trompete in unterschiedlichen Werken
mit anspruchsvollsten Partien bedacht
haben, haben sie ihr keine Solokonzerte
spendiert. Das iiberlieffen sie Telemann,
dem dritten deutschen Grofimeister des
Barock. Und das, obwohl dieser sich mit
der zeitgendssischen Konzertliteratur nach
eigenem Bekunden schwertat, da er die
»...vielen Schwierigkeiten und krummen
Spriinge“ vor allem der Blasinstrumente
missbilligte.

Dass er trotzdem der Trompete mit
ihren damaligen beschrinkten Moglich-
keiten in der unteren und mittleren Lage
und der stéranfilligen Hohe drei Meister-
werke gewidmet hat, zeigt Telemanns wah-
re Kunst als Tonsetzer mit einfithlsamer
Gestaltungskraft.

Bestes Beispiel ist das eroffnende Adagio
des ersten Konzerts mit seiner beseelt-kan-
tablen Trompetenmelodie, die jedoch mit
ihrer diffizilen Stimmfithrung und heiklen
Bindungen weit iiber das seinerzeit Ub-
liche hinausgeht. Beschrankt sich dieses
herrliche Konzert auf die traditionelle
Streicherbegleitung, verzichtet das zweite
auf die Streicher und stellt der Trompete
zwei solistische Oboen gegeniiber, wie
auch im dritten Konzert, in dem aber auch
die Streicher wieder hinzutreten.

Neben einer originalen Sinfonia fiir
Trompete und Streicher hat Matthias Hofs
zwei fiir andere Instrumente gedachte So-
naten adaptiert, um mit der Ventiltrompete
zu demonstrieren, wie es klingen konnte,
wenn Telemann dieses Instrument gekannt
hitte.

Insgesamt ein wunderschones und vor
allem exzellent musiziertes Programm.
Hofs tiberzeugt mit herrlicher Tongebung
und ausdrucksstarker Musikalitat, die
Deutsche Kammerphilharmonie Bremen
mit einer breit aufgefacherten klanglichen
Palette und immer neuen {iberraschenden
Wendungen.

Holger Arnold
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ALBRECHT MAY

Tesori d'Italia. Oboenkonzerte von
Vivaldi, EImi, Sammartini, Ristori; Albrecht
Mayer, | Musici di Roma (2017); Deutsche
Grammophon

Wer hierzulande rare italienische Mu-
sikschiatze des 18. Jahrhundert sucht,
reise nach Dresden: Im Notenarchiv der
Sachsischen Landesbibliothek schlummert
noch so manches, was auf seine Wiederer-
weckung wartet. Hier gilt unter Kennern
der ,,Schranck IT“ als Geheimtipp: Er ent-
halt das Notenarchiv von Johann Georg
Pisendel (1687-1755), dem langjahrigen
Konzertmeister der Dresdner Hofkapel-
le, das nach seinem Tode vom Dresdner
Hof angekauft worden war. Als Verant-
wortlicher fiir die Hofkonzerte sammelte
Pisendel neben Violinliteratur auch Stiicke
fiir andere Soloinstrumente, darunter die
beiden Oboenkonzerte der heute vollig
vergessenen Komponisten Domenico
Elmi (um 1676-1744) und Giovanni Al-
berto Ristori (1692-1753). Es ist durchaus
moglich, dass sich die beiden von Vivaldis
bekanntem Konzert RV 450 inspirieren
lief3en, das Pisendel ebenfalls fiir Dresden
beschaftt hatte.

Als Maf3 aller Dinge galten seinerzeit die
Oboenkonzerte von Giuseppe Sammartini
(1695-1750), einem fithrenden Oboen-
virtuosen der Epoche. Die Oboe war, aus
Frankreich kommend, ein neues Instru-
ment und avancierte im Orchester schnell
zur wichtigsten Stimme unter den hohen
Holzbldsern. Sammartini war bereits in
Italien zu Ruhm und Ehren gekommen,
bevor er seine Karriere in London fort-
setzte. Drei seiner Konzerte dominieren
das vorliegende Programm und begeistern
durch ihren Melodienreichtum und kithne
Harmonik.

Was Albrecht Mayer, der hervorragende
Solo-Oboist der Berliner Philharmoniker,
in diesen fiinf Schitzen an musikalischer
Ausdruckskraft, tonlicher Schonheit und
technischer Meisterschaft horen lasst, ist
nicht mehr zu tiberbieten. Als Gliicksfall
erweisen sich zudem I Musici di Roma, die
den Intentionen des Solisten mit traum-
wandlerischer Sicherheit folgen und mit
ihrer temperamentvollen Continuogruppe
vollig neue Akzente setzen.

Holger Arnold

Bach: Klavierkonzerte BWV 1052-1054;
Schaghajegh Nosrati; Deutsches Kammer-
orchester Berlin (2017); Genuin

Weiter mit Bach. Nach ihrem schonen
CD-Debiit mit der ,,Kunst der Fuge“ (siche
FF 2/16) legt Shaghajegh Nosrati jetzt drei
seiner Klavierkonzerte vor. Und die deut-
sche Endzwanzigerin mit iranischen Wur-
zeln iiberzeugt wiederum mit einer sehr
einnehmenden Leistung: tonlich rund und
ebenmaflig, perfekt in der Form und klang-
lich ausgewogen, ohne deklamatorische
Schiarfungen. Schade nur, dass das eben-
falls hochklassige Berliner Begleit-Dut-
zend aufnahmetechnisch ziemlich weit
im Hintergrund platziert wurde. Dadurch
geht fast unter, dass die Ensembles zweier
Konzerte durch ein Holzbldserterzett er-
gdnzt sind - ein Novum, das sich auf altere
Vorlagen Bachs berufen kann und ein Plus
an Farbe bringt. Ingo Harden
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Prokofjew: Violinkonzert Nr. 2 u.a.; Rosan-
ne Philippens, Julien Quentin, Sinfonieorch.
St. Gallen, Otto Tausk (2016); Channel

Rosanne Philippens ist eines der viel-
versprechendsten Geigentalente aus den
Niederlanden, das bestitigt dieses Prokof-
jew-Programm. Im zweiten Violinkonzert
stellt sie die Kontrastspannung zwischen
Kantabilitit und Virtuositit schon he-
raus. Die Solosonate klingt wie ein kleines
Meisterwerk, in den Fiinf Melodien op. 35b
entdecken Philippens und ihr Klavierpart-
ner Quentin kammermusikalische Intimi-
tat. Mit dem Marsch aus ,,Die Liebe zu den
drei Orangen, arrangiert von Heifetz, set-
zen sie einen pragnanten Schlusspunkt. An-
stelle von Prokofjews Orchesterbearbeitung
des Andante aus der vierten Klaviersonate
hitte man sich vielleicht doch das erste Vio-
linkonzert gewiinscht. Norbert Hornig
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ORCHESTER

Mozart: Klavierkonzerte KV 414, 466;
Jan Bartos, Tschechische Philharmonie, Jiri
Belohlavek (2013/16); Supraphon

Uber wenige Instrumentalwerke Mo-
zarts sind mehr interpretatorische Moden
hinweggegangen als iiber das d-Moll-Kla-
vierkonzert. Lange Zeit fand man eher
apollinische, spiter dann die ddmonischen
Zige in ihm, um schliellich bei einem
mild abgedunkelten Klassizismus zu en-
den, der die recht standardisierten Auf-
fithrungen unserer Tage pragt.

Diese Live-Aufnahme mit dem tschechi-
schen Pianisten Jan Barto$ bricht auf sub-
tile Art mit dem Gewohnten. Dem nicht
sonderlich inspiriert aufspielenden Or-
chester unter dem kiirzlich verstorbenen
Jiti Bélohlavek stellt er einen regelrechten
Kultus des Filigranen, leise Angedeuteten
entgegen. Ihn interessiert der dramatische
Sog der Ecksitze nicht sonderlich. Umso
mehr ldsst er uns am zart abschattierten
Leben der Partiturdetails teilhaben. Es
ist schon eine leise Provokation, wie im
Finale alle anbrandenden Energien des
Soloparts in ein mafvoll perlendes Fest
der Anschlagskultur verwandelt werden.
Daneben klingt selbst ein Michelangeli
raubauzig im Seitenthema mit seiner auf-
stampfenden Viertelbegleitung. Doch so
fein gesponnen dieses Spiel ist, es hingt
nie spannungslos durch. Welche inspi-
rierenden kleinen Impulse vom Solisten
ausgehen, horte man gegen Ende des Fi-
nales in den geistvollen Dialogen mit den
Holzblédsern.

Wer den Mitspielern im Orchester so
zuhoren kann, findet auch in der Quartett-
fassung des ,kleinen“ A-Dur-Konzerts zu
vollendeter Klangbalance. Jene unvergess-
lich aufleuchtende Passage im Nebenthema
des Rondeaus, in der das schwiarmerische
Thema auf den Triolen der Linken zu
schweben scheint, beginnt Barto$ noch mit
der aufmerksamkeitsheischenden Geste
des Solisten, aber ihren Fortgang spinnt er
so zerbrechlich aus, dass man die schone
chromatische Bewegung des ,,Orchesters”
nicht iiberhort. Die kleinen Kadenzen im
Andante kronen das Ganze. Gespannter,
klangschoéner und inniger kann man diese
Takte kaum spielen.

Matthias Kornemann
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CAMILLE
THOMAS Musik
] 2.2.8.8.8 ¢
Klang
22,88 ¢

Saint-Saéns: Cellokonzert a-Moll, Suite fur
Cello und Orchester; Offenbach: Barcarolle
u.a.; Camille Thomas, Orchestra National
de Lille, Alexandre Bloch, Ensemble Double
Sens (2017); Deutsche Grammophon

Mit einem Wumms beginnt das Cel-
lokonzert von Camille Saint-Saéns: Ein
zackiger a-Moll-Akkord, zeitgleich he-
rausgeschleudert von tiber 30 Musikern,
bereitet den Einsatz des Solocellos vor. Fiir
Camille Thomas konnte dieser Schlag des
Orchesters auch fiir den Durchbruch ihrer
Karriere stehen. Gerade erst hat sie ihren
ersten Plattenvertrag bei der Deutschen
Grammophon unterschrieben. Nach meh-
reren gefeierten Kammermusikeinspielun-
gen ging sie dafiir nun erstmals zusammen
mit einem Orchester ins Studio.

Grofle Erwartungen und grofie Aufga-
ben fiir die 29-jahrige Cellistin aus Frank-
reich. Und ein Versprechen: Jugendliche
Spielfreude und Emotionen wolle sie mit
ihrer CD vermitteln, schreibt sie. Sie schafft
das, und noch einiges mehr! Von der ersten
Sekunde an sprudelt die Musik aus den
Lautsprechern, frisch und verheiflungs-
voll wie die Kohlensdure aus einem Glas
Champagner. Alexandre Bloch hilt das
Orchester eher an der kurzen Leine, steuert
es explosiv und wendig durch die Musik.
Prazise wie die Stiche eine Ndhmaschine
spielen die Streicher die Begleitung im
zweiten Satz. Bemerkenswert ist die Klar-
heit, mit der die Blasersolisten ihre kurzen
Einwtirfe artikulieren.

Spiter, vor allem in Jacques Offenbachs
langsamen Sétzen, zeigt Thomas Starken,
die auch schon auf ihren Kammermu-
sik-CDs zu horen waren: Technisch sau-
ber und mit glinzendem Ton gestaltet sie
die Melodien. Jeder Takt hat bei ihr eine
klare Richtung, die sie ohne zu zdgern
einschlédgt. Schnelle Richtungsianderungen
vergrofSern ihre Entschlossenheit noch.
Ein Hohepunkt der CD ist Offenbachs
Boléro: Immer wieder unterbrochen von
wuchtigen Orchesterschlagen tollt Camille
Thomas durch die Loopings und Kurven,
die die Melodien schlagen. Thr Repertoire
an Strichtechniken kann sie dabei virtuos
ausnutzen. Ein starkes Label-Debiit der
Cellistin, bei der auch das Orchester glanzt.

Ole Pfliiger

Musik

2. 8.8.8. 8.
Klang
2.2.8.8.8 ¢

Saint-Saéns: Samtliche Werke fiir Vio-
loncello und Orchester; Gabriel Schwabe,
Malmo Symfoniorkester, Marc Soustrot
(2016); Naxos

Schon seine Debiitaufnahme fiir Naxos
lief§ aufthorchen, zusammen mit dem Pianis-
ten Nicholas Rimmer legte Gabriel Schwabe
eine musikalisch tieflotende und iiberaus
tonschone Aufnahme der Cellosonaten
von Johannes Brahms vor. Jetzt folgt mit
der Gesamtaufnahme der Werke fiir Cello
und Orchester von Camille Saint-Saéns
Schwabes erste Konzertaufnahme. Und
schon in den ersten Takten des populdren
a-Moll-Konzerts op. 33 blitzt sein enormes
instrumentales Konnen auf — die souverane
Leichtigkeit, mit der er Cello spielt, ist schon
frappierend. Da sitzt jeder Ton, da verwischt
keine schnelle Bravourpassage.

Diese manuelle Kapazitit mit einem
komfortablen Uberschuss an Technik
schafft den Freiraum fiir die musikalische
Gestaltung. Schwabe profiliert sich als ein
ganz serioser, auf Inhalte fokussierter Mu-
siker, keine Show, kein Firlefanz. Er macht
klare Aussagen, intoniert blitzsauber und
spielt bis in die hochsten Lagen tonschon
und mit leuchtender Intensitit. Das Sin-
fonieorchester von Malmo ist ihm dabei
unter der Leitung von Marc Soustrot ein
addquater Partner. Attraktiv ist das Auf-
nahmeprojekt natiirlich auch deshalb, weil
es die unbekannteren Werke von Saint-
Saéns bewirbt, die im Schatten des ersten
Cellokonzerts stehen und im Konzertsaal
nur selten zu horen sind: die Romanze op.
36, die Suite op. 16, das Allegro appassio-
nato op. 43 und das zweite Cellokonzert.

Und dann, ganz am Schluss, taucht er
auf, der unvermeidliche ,,Schwan” aus dem
»Karneval der Tiere“ (von Paul Vidal fiir
Cello und Orchester arrangiert). Schwabe
singt die melodische Linie ganz natiirlich
aus, schlicht und fokussiert, ohne sie unge-
biihrlich zu verkitschen. Nur so ist dieses
gut dreimintitige Stiick, das ja eine geniale
Erfindung ist, zu goutieren. Neben der
iiberragenden Geigerin Tianwa Yang hat
Naxos jetzt auch einen jungen Weltklas-
se-Cellisten in seinem Kiinstleraufgebot.
Auf weitere Projekte mit Gabriel Schwabe
darf man gespannt sein.

Norbert Hornig



Tschaikowsky: Violinkonzert, Rokoko-Va-
riationen; Nemanja Radulovic, Borusan
Istanbul Philharmonic Orchestra, Sascha
Goetzel, Double Sens, Stéphanie Fontana-
rosa (2016); Deutsche Grammophon

Paganini, Ost-Europa, Bach - iiber diese
Stationen hat sich der Geiger Nemanja Ra-
dulovi¢ bei der Deutschen Grammophon
jetzt zu Peter Tschaikowsky vorgearbeitet.
Er kombiniert das Violinkonzert mit einer
fiir Kammermusikensemble bearbeiteten
Fassung der Rokoko-Variationen, wobei er
die Geige gegen eine Bratsche eintauscht.

Diese Aufnahme ist personell ganz auf
den Solisten zugeschnitten, nicht nur, weil
die in Live-Auftritten erprobte Zusammen-
arbeit mit dem Borusan Istanbul Philhar-
monic Orchestra und Sascha Goetzel hier
fortgesetzt wird, sondern auch, weil sein
Freund Yann Cassar die Einrichtung der
Variationen vorgenommen hat.

Dass der Geiger mit dieser Musik seit
langem vertraut ist, hort man schnell, egal
wie man zu seinen kleinen Dehnungen
und Beschleunigungen, dem weitgehend
schlanken Klang und dem Auskosten von
Ubergingen stehen mag. Radulovi¢ méch-
te diese Musik unberechenbar erscheinen
lassen. Der Horer darf sich nie sicher sein,
ob nicht im nachsten Takt etwas Unvorher-
gesehenes geschieht.

Das aber klingt nicht so tiberzogen
wie bei Patricia Kopatschinskaja in der
Aufnahme mit Currentzis. Bei Radulovi¢
schwingt stets ein slawisch-russischer Ton-
fall mit, romantisch, aber nie schwiilstig.
Vor allem in den leisen Passagen, selbst
wenn das Tempo, wie am Ende des ersten
Satzes, hoch ist, klingt sein Spiel gesanglich
und durchdacht. Der Mittelsatz gerit zart,
vertraumt, elysisch, bleibt aber gleichzeitig
kitschbefreit.

Das Istanbuler Orchester schwingt unter
Goetzels Leitung zwar immer mit dem
Solisten auf einer Welle, reicht jedoch
nicht immer an oberste Orchester-Stan-
dards heran. Die Rokoko-Variationen
garantieren ein neues Klangerlebnis, die
kammermusikalische Verschlankung und
Radulovi¢s Bratschen-Erfahrung bilden
iiberzeugende Argumente, diese Fassung
ernst zu nehmen.

Christoph Vratz

Schostakowitsch: Konzert fiir Violoncello
Nr. 2; Martinu: Konzert fur Violoncello

Nr. 2; Christian Poltéra, Deutsches
Symphonie-Orchester Berlin, Gilbert Varga
(2016); BIS

Christian Poltéra ladt bereits seit einigen
Jahren beim Label BIS zu einer wirklich be-
merkenswerten Reise durch das Repertoire
ein. Wo viele andere mit ihrem Violoncello
nur die geldufigsten Partituren gleich einer
ewigen Perlenschnur aneinanderreihen,
riskiert der gebiirtige Ziircher immer auch
einen Blick nach links und rechts, stellt
Beziehungen her und macht mit Kompo-
sitionen bekannt, denen man kaum einmal
im Konzertsaal begegnet. So folgte nach
Werken von Barber, Walton, Hindemith,
Honegger, Martin, Schoeck und Ligeti erst
Anfang 2016 Dvoraks ,,Cheval de bataille*
— freilich in ungewohnlicher Kombination
mit Martints erstem Konzert.

Die aktuelle Veroffentlichung mit ei-
ner Kopplung der jeweiligen ,,Nr. 2 von
Schostakowitsch und Martint ist daher
nicht nur konsequent, sie dokumentiert
vielmehr eine auflange Sicht hin angelegte,
kluge und tragfahige Dramaturgie, die den
Horer bis zur letzten Note mitnimmt.

Mit dem Deutschen Symphonie-Orches-
ter Berlin und Gilbert Varga hat Poltéra
geradezu ideale Partner gefunden, die nicht
blof3 begleiten, sondern aktiv an der In-
terpretation mitgestalten — ein Gliicksfall,
der sich auch aufnahmetechnisch in einer
erstaunlichen Transparenz widerspiegelt:
Solist und Orchester agieren horbar mit-
einander.

Dies mag auch dazu fithren, dass in die-
sem Fall Schostakowitschs dunkles Konzert
von 1966 etwas von seiner harten Starre
verliert (etwa die Fanfaren im Finale) und
stattdessen die verschnlichen, licht auf-
scheinenden Passagen ungebrochen in den
Vordergrund riicken. Eine erfrischende
Sichtweise, die plotzlich eine vielfach un-
terschétzte spielerische Ebene aufzeigt, die
aber auch Poltéra den Raum zu noch mehr
Zwischentonen erdffnet, in denen er sein
Instrument singen lassen kann. Das um 20
Jahre dltere Werk von Martint (1945) mutet
im direkten Vergleich wie eine komplemen-
tare Vorstudie an - verbliiffend.

Michael Kube
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NEUE MUSIK

Im Schatten der Tradition

Ob in der Klaviermusik oder in Streichquartetten —
in der Neuen Musik reilst der Faden zur Vergangenheit nicht ab.

M orton Feldman ist nicht tot. John
Cage auch nicht. Das jedenfalls
wispern die Klaviersaiten in Judith Weg-
manns ,,Le souffle du temps“ Denn was die
Pianistin auf ihrem préparierten Klavier
spielt, tont leicht, wie weggangs entstan-
den, wie aus dem Moment heraus geboren.
Absichtslos und doch von beachtlichem
Gewicht. Das wirkt bis in den einzelnen
Ton nach, dem Raum gelassen wird und
der einen Eigenwert besitzt — das wusste
schon Morton Feldman. Diese Musik hat
etwas zutiefst Ernstes, aber dieser Ernst
erdriickt nicht. Im Gegenteil: Er
macht alles leicht wie eine Feder.

bevor sich die Versatzstiicke endgiiltig zu
erkennen geben, sind sie schon wieder im
Dickicht abstrakterer Strukturen aufgelost
und machen Pausets Inventionen Platz.
Andrea Tarrodi ist vor allem im skan-
dinavischen Raum bekannt. Auf ihrer
CD présentiert sie Streichquartette - ja,
vielleicht ist die 1981 geborene Schwedin
der Prototyp einer Generation, die sich
keineswegs mehr um die Ingredienzien der
musikalischen Avantgarde schert, sondern
vorurteilsfrei in sich hineinlauscht, um
Inwendiges in Tone zu fassen. Schon das

Ein transzendierendes, auch oszil-
lierendes Verfahren. Natiirlich hat
Judith Wegmann auf ihrem Weg
die Komponisten der New York
School studiert. Und natiirlich ist
das préparierte Klavier quasi eine
Leihgabe von Ahnvater Cage. Aber
Judith Wegmann weckt es wieder

JUDITH

SOUFFLE

X (RETRO-

GMANN

auf, evoziert auf ihm Kldnge einer
Glasharfe. Zehn durchnummerierte
Stiicke als ,,(Rétro-) Perspectives®
Einfach lauschen!

Noch einmal Klavier solo: Zwei
Tone, Stille, dann drei Tone im
selben Tonraum, Stille, dann einer.
Tatsachlich haben sie miteinander
zu tun, verzweigen sich. Endlich
erste zaghafte Akkorde, so wind-
schief sie auch sein mégen - schon
da beginnt man zu ahnen, dass es
sich hier um ein Werk handelt, das Brice
Pauset mit einer gewissen Eigengesetzlich-
keit erfunden hat. Tatsachlich handelt es
sich um Kanon-Zyklen. Also um musika-
lische Formen, die sich durch die verwen-
dete Satztechnik definieren. Dabei ist Pau-
set, der 1965 im franzosischen Besangon
geboren wurde, nach eigenen Angaben
keineswegs an der reinen Kanonform in-
teressiert, sondern an deren Umformung,
Verschleierung, auch Abstraktion. So lasst
Nicolas Hodges die Tone nachklingen,
setzt dynamische Fallhohen ein, horcht
dem eben Erklungenen nach. Radikal will
Pauset den Kanon ubersetzen, will ihn
untergriindig durchschimmern lassen. Im-
mer wieder scheinen Versatzstiicke durch,
die Hodges nonchalant einzustreuen ver-
steht (etwa Johannes Ockeghems ,,Missa
prolationum®in den ,,Cinq Canons®). Aber

THE DAHLKVIST QUARTET
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- und behilt doch einen kiihlen Kopf da-
bei. Ganz vereinzelt, vielleicht nur in einer
Geste, einer leichten Irritation schaut die
Gegenwart in diese Musik hinein. Meist
aber bleibt sie hinter dem Vorhang.

Ganz anders George Aperghis Akkor-
deonkonzert: Schon am Anfang die Irri-
tation scharf auffahrender Dissonanzen,
dann aber gleich bis in die Stille abgesenk-
ter, stehender Klang. Erst ganz allmahlich
entstehen wieder kleine Aktionen, die sich
steigern, bis das Akkordeon von Teodoro
Angzellotti im Orchester herumtanzt wie
Rumpelstilzchen; es setzt ab und
wieder an, als probiere es dies oder
das. Nur in den gestisch hervor-
gebrachten Staccatostellen entsteht
so etwas wie ein Dialog zwischen
Soloinstrument und dem Sym-
phonieorchester des Bayerischen
Rundfunks unter Emilio Pomarico.
Natiirlich: Georges Aperghis ist
einer der profiliertesten Schreiber
Neuer Musik. Seine Werke zeich-

Andrea Tarrodi
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nen sich durch enorme Klang-
sinnlichkeit aus, ohne jemals in den
Verdacht zu kommen, sentimental
oder postromantisch zu wirken.
Im Akkordeonkonzert bekommt
Anzellotti zusitzliche Schiitzen-
hilfe von der Orgel; das tont ver-
wandtschaftlich, immerhin ziehen
beide Instrumente ihre Tone aus

erste Streichquartett auf der CD, ,,Sorrow
and Joy*, will emotional beriihren und
stellt die Frage, ob Neue Musik schon
sein darf, ob sie so ungeschiitzt in har-
monischen Gefilden schwelgen darf. Aber
Tarrodis Musik trdgt nicht dick auf, ist
eher unaufdringlich. Raffiniert spielt die
Komponistin mit harmonischen Ténun-
gen. Immer ist der Zuhorer geneigt, in die-
ser Musik Bekanntes aufzusptiren, immer
wieder wird er nur auf eine weitere Fahrte
gelockt. Repetitives scheint auf, geniigt sich
aber nicht selbst, verebbt in einem langge-
zogenen Motiv. Oder Folkloristisches...
Nichts scheint hier zufillig, Tarrodi weif3
sehr genau, was sie tut. Und sie versucht
gar nicht erst, das Streichquartett neu zu
erfinden. Das Dahlkvist Quartet nimmt
Tarrodis Tonsprache begeistert auf, gibt
den Kompositionen Verve und Ausdruck

dem Luftstrom. Und immer tritt
das Orchester farblich als Gegen-
part an: mit scharfkantigen Blechbldsern
oder perkussiven Einsdtzen. Auch die ,,Six
études” fiir grofles Orchester leben von
ungewohnlichen Klangallianzen, auch mit
der Orgel. Dass es iiberhaupt méglich ist,
einen solch traditionellen Apparat wie ein
Sinfonieorchester aus den Fuf3fallen der
eigenen Klanglichkeit herauszufiihren, ist
schon Verdienst genug!

Tilman Urbach

Wegmann: Le souffle du temps; Judith
Wegmann (2016); hat Art

Pauset: Canons; Nicolas Hodges (2016);
Wergo

Tarrodi: Streichquartette; Dahlkvist Quartet
(2017); db Productions

Aperghis: Concerto pour accordéon, Six
études; Teodoro Anzellotti, Symphonieor-
chester des Bayerischen Rundfunks, Emilio
Pomarico (2015); Neos



