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Counter inszeniert

A ls hauptberuflicher Countertenor hätte
Axel Köhler eigentlich auffallen müs-

sen, dass der polnische Stimmkollege Jacek
Laszczkowski kaum als Besetzung taugt. Denn
Laszczkowskis Sopran befindet sich in einem
Dauerzustand der Dünnatmigkeit und grellen
Hysterie, dass man fast schon froh ist, wenn
man von diesem Teseo nichts hört.Dieser Wer-
mutstropfen fällt umso mehr ins Gewicht bei
einer Produktion,die ansonsten szenisch und
musikalisch aus einem Guss daherkommt.

2003 hatte Köhler Händels zweite Londo-
ner Oper,„Teseo“ (1713), im Goethe-Theater
Bad Lauchstädt inszeniert (damals mit Jörg
Waschinski in der Titelrolle). Und weil Büh-
nenbildner Stephan Dietrich für dieses antike
„dramma tragico“ einen eher kammerspielar-
tigen und damit praktikablen Zuschnitt fand,
entpuppte sich „Teseo“ als äußerst tournee-
fest. Der nun veröffentlichte Live-Mitschnitt
stammt aus dem Schlosstheater Potsdam.

Natürlich dreht sich auch hier alles um die
klassischen Tugenden wie Klugheit, Gerech-
tigkeit, Treue und schließlich Milde. Doch
Köhler schmiedet daraus keinen brisanten
Politkrimi mit Hang zur Aktualität; bei ihm
gerät die korsettsteife Rhetorik und Haltung
in parodistische Schieflage, zeigt sich das ba-
rocke Weltbild von der wohldosiert komö-
diantischen wie liebestollen Seite.

Dabei bewegt sich das Sänger-Ensemble
auf einem stimmschauspielerisch glänzen-
den Niveau. Angeführt von Maria Riccarda
Wesseling als Vamp-Hexe Medea und tat-
kräftig unterstützt von Dirigent Wolfgang
Katschner,der aus der Berliner „Lauten Com-
pagney“ den gesamten Affektreichtum der
Händelschen Musiksprache herausholt.

Svenja Klaucke

Szene ★★★
Musik ★★★★
Bild/Klang ★★★

Händel, Teseo; Jacek Laszczkowski,
Sharon Rostorf-Zamir, Maria Riccarda
Wesseling, Martin Wölfel, Lauten
Compagney Berlin, Wolfgang Katschner;
Inszenierung: Axel Köhler; Bühne: Stephan
Dietrich (2004)
Arthaus/Naxos DVD 100708 (166')

Lärmende Kakophonie

Von diesem „Turandot“-Mitschnitt von
den Salzburger Festspielen – mit dem

von Luciano Berio komplettierten dritten
Akt – gibt es wenig Gutes zu berichten. Am
ehesten noch über die Inszenierung von Da-
vid Pountney und die Ausstattung seines
Bühnenbildners Johan Engels. Zwar erin-
nert sie in ihrem überbordenden Gigantis-
mus an manch künstlerisch fragwürdige
Operngroßproduktion. Dennoch findet man
in dem stringenten Regie-Konzept eines me-
chanisch-totalitären Systems einige über-
zeugende Momente, etwa in den geisterhaf-
ten Bewegungen des zu Robotern mutierten
Chores. Auch Turandots Auftrittsarie in ei-
nem neun Meter hohen Riesenkopf ist zu-
mindest beeindruckend, samt dem an-
schließenden Fall von der „Himmelstoch-
ter“ zur menschlichen Existenz.

Lichtblicke bei den vokalen Leistungen sind
hingegen nur schwer zu orten. Am ehesten
noch bei Christina Gallardo-Domâs’Liù, trotz
des plakativen Spiels und der wenig diffe-
renzierten Rollengestaltung. Der durch seine
Leibesfülle fast zur Bewegungsunfähigkeit
verurteilte Johan Botha wirkt noch hilfloser
auf der Bühne – und ist zudem mindestens
zwei Nummern zu klein besetzt. Für Gabrie-
le Schnaut hingegen stellen die großen Töne
kein großes Problem dar. Schön sind diese
allerdings selten, eher laut und oft mit vager
Intonation.

Valery Gergievs Dirigat bewegt sich auf
dem gleichen niedrigen Niveau. Manchmal
hat man fast den Eindruck, als spielten die
Wiener Philharmoniker das Werk „prima
vista“, bemüht, diese Kakophonie mit Laut-
stärke zu übertönen.

Schlechte Auflösung und schwankender
Klang geben der Produktion den Rest.

Bjørn Woll

Szene ★★★
Musik ★★
Bild/Klang ★★

Puccini, Turandot; Gabriele Schnaut, Johan
Botha, Robert Tear, Paata Burchuladze, Chris-
tina Gallardo-Domâs, Wiener Philharmo-
niker, Valery Gergiev;Inszenierung: David
Pountney; Bühne: Johan Engels (2002)
TDK/Naxos DVD OPTURSF (125’)

David Hockney als
Bühnenbildner

Unverbindlichkeit wurde Strawinskys
„The Rake’s Progress“ in deutschen Lan-

den häufig vorgeworfen; ein harmloses Spiel
sei’s geblieben, verbunden mit einer gewissen
Bildungshuberei des Komponisten und sei-
ner Textdichter Auden und Kallman, die eine
schärfere Aussage durch allzu viele Zitate aus
der Musik- und Literaturgeschichte wegge-
spielt hätten. Dieses Urteil mag auch mit der
unterschiedlichen Position des Theaters in der
Gesellschaft Britanniens und Deutschlands
zu tun haben.Verspieltheit,die zugleich Enter-
tainment mitliefert, hat in England Tradi-
tion bereits von Shakespeare her, während
das Spielerische hierzulande meist von der
„moralischen Anstalt“ an die Kandare genom-
men scheint. Dafür mag der „Rake“ durch
seine ironisch-absurd-nihilistische Haltung
in der Tat nicht wirklich geeignet sein.

Die hier dokumentierte Produktion aus
Glyndebourne von 1975 folgt letzterem
Trend und fordert Aufmerksamkeit vor allem
durch die berühmten Bühnenbilder des
Malers David Hockney, die sich deutlich an
Hogarths Kupferstichserie anlehnen, ohne
ihren Eigencharakter zu verlieren. Dirigent
Bernard Haitink verkürzt die von Strawins-
ky aufgebaute ironische Distanz, umläuft
den Zitatreichtum der Musik, bemüht sich
eher um mozartische Empfindsamkeit. Die
Sänger trägt er vorbildlich, und so können
vor allem Felicity Lott als Anne und Samuel
Ramey als Nick, beide damals noch recht am
Beginn ihrer großen Karrieren, sowie die er-
fahrene Rosalind Elias als Türkenbab brillie-
ren.

Gerhard Persché

Szene ★★★★
Musik ★★★★
Bild/Klang ★★★

Strawinsky, The Rake’s Progress; Felicity
Lott, Leo Goeke, Samuel Ramey, Rosalind
Elias, Richard Van Allan, John Fryatt, Nuala
Willis, London Philharmonic Orchestra,
Bernard Haitink; Inszenierung: John Cox;
Bühne: David Hockney (1975)
Arthaus/Naxos DVD 101 093 (146’)
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Minnesang
im Pool

Das Wasser war viel zu tief. Nicht das,
welches sich im Jahr 2000 in der Salz-

burger Felsenreitschule sanft reflektierend
auf der Spielfläche ausbreitete. Nein, ein me-
taphorisches Nass lässt zwei Königskinder,
die Welten und Kulturen trennen, kaum zu-
einander finden. Die in Paris lebende und im
deutschen Sprachraum damals noch kaum
bekannte finnische Komponistin Kaija Saaria-
ho hatte in Salzburg Peter Sellars’ Messiaen-
Inszenierung „Saint François d’Assise“ mit
Dawn Upshaw gesehen und sich in den Raum,
den Regisseur und die Hauptdarstellerin ver-
guckt.Auch so können Opern ihren Ursprung
nehmen. Das Ergebnis dieser „amour fou“
nennt sich „L’amour de loin“ – „Die ferne
Liebe“ oder „Die Liebe aus der Ferne“.

Saariaho und ihr Librettist Amin Maalouf
wollen die Geschichte des adeligen französi-
schen Troubadours Jaufré Roudel erzählen,
der im 13. Jahrhundert in Frankreich lebte.Er
verliebt sich – so die Legende – in die Gräfin
von Tripoli,die ihm bisher nur von Pilgern ge-
schildert worden ist.Doch als er die Reise über
das Meer antritt, um sie endlich zu sehen, er-
krankt er und stirbt in den Armen der Gräfin.
Das Hohelied der Liebe: Leidenschaft ohne
Erfüllung, Sublimierung von Leidenschaft
durch Poesie, Erfüllung in einer anderen,
vielleicht besseren Welt. In Salzburg war ein
wundervoll tönendes Juwel zu bestaunen, die
schönste, wichtigste Novität der Mortier-Ära
und gleich an der Schwelle des neuen Jahrhun-
derts eine hochbedeutende Oper, die seither
ihren Siegeszug um die Welt angetreten hat.

Sicher, für jemanden, der sonst viel mit der
Pariser Elektronik-Küche IRCAM zusam-
menarbeitet, ist die Instrumentierung er-
staunlich konventionell geraten. Die Partitur
breitet sich als zweistündiges Klangfeld aus,
das meist auf einem Ton und in einem Tempo
daherkommt. Die vielfach geteilten Streicher
bewegen sich in hohen Lagen, ziseliert sind
die kontinuierlichen Instrumentensoli von
diesem Untergrund abgehoben. Der Bass lie-
fert ein nur verwischtes Fundament, ein Kla-
vier perlt im Diskant,Harfen rauschen,singen
von Vergangenheit und Gegenwart in dieser
Ode an die große Liebe.Es ist ein Fließen,Rie-
seln, Dahinschweben in dieser sich polyphon
verästelnden, aber übersichtlichen Musik.

Bei der Premiere meisterte das Kent Naga-
no, in der jetzt vorliegenden DVD-Aufzeich-
nung einer Aufführung der Urinszenierung
in Helsinki steht Esa-Pekka Salonen souve-
rän am Pult des Orchesters der Finnischen
Nationaloper. Die Singstimmen gehen sel-
ten über das Deklamatorische einer sanft-

mütigen Prosodie hinaus. Der Chor kom-
mentiert und reflektiert.

Peter Sellars hat das mit sparsamer Bewe-
gung versehen und ihm keine weitere Bedeu-
tungsebene hinzugefügt. Da spult sich ruhig
und unabänderlich ein Ritual ab, das den
Raum mit Klang und Bildern erfüllt. George
Tsypin hat weit entfernt voneinander zwei
riesige Treppen aufgestellt, die von innen
glühen, die den beiden Liebenden als Söller,
neonleuchtender Turm, Podest, Reagenzglas
dienen. Links steht der fein artikulierende,
kraftvolle Gerald Finely, rechts windet sich
die magisch angestrahlte und ebenso sin-
gende Dawn Upshaw als Gräfin Clémence
nach oben. Zwischen beiden tappt am Bo-
den Monica Groop als sonorer Pilger durch
das Wasser. Ein gläsernes Boot verbindet die
beiden Sphären. Die Überfahrt des Trouba-
dours, eigentlich das Dahingleiten auf dem
Totenfluss, scheint Wasser- und Tonfläche
zum Verschmelzen zu bringen. Ein ähnlich
schönes Bild, wenn am Ende auch die Gräfin
an der Seite der Leiche Jaufrés in einer Art
von Liebestod ins Wasser sinkt, daliegt und
sich spiegelt im verlöschenden Licht, das auch
das Tongespinst zum Verstummen bringt.
Immer wieder fällt der Mut zur Großauf-
nahme in Sellars’ Kameraführung auf.

Im intelligenten Libretto des Libanesen
Maalouf, dem besten der letzten Opernjah-
re, steigert sich das stetig zum Nachdenken
über Kunst und Leben, über den Artisten,
der sich seine Wirklichkeit schafft, aber nicht
lebt. Für ihn ist schon Begehren Befriedi-
gung. Dafür überlebt ihn dann sein Werk.
Auch das trägt dazu bei, diese ferne Liebe
niemals zu einer nahen werden zu lassen.
Man bewundert sie von weitem.

Manuel Brug

Szene ★★★★★
Musik ★★★★★
Bild/Klang ★★★★★

Sariaaho, L’amour de loin; Gerald Finley,
Dawn Upshaw, Monica Groop, Finnische Na-
tionaloper, Esa-Pekka Salonen; Inszenierung:
Peter Sellars; Bühne: George Tsypin (2004)
DG/Universal DVD 073 4026 (156’)

Sündiget nicht!

Tosende Orgelfluten, riesige Blechwogen,
wild hin und her säuselnde Streicher –

das ist das instrumentale Vokabular, mit dem
der heute vergessene dänische Komponist
Rued Langgard Anfang der 1920er Jahre ge-
gen irdischen Sittenverfall und Verrohung
anschrieb. Personifizierte Schuld trug daran
für den streng Gläubigen der „Antichrist“,den
man nur mit orthodox theologischen Waffen
besiegen könne.Aber selbst den Zeitgenossen
war die musikdramatische Mischung aus alle-
gorischer Apokalypse, mystizistischem Reli-
gionspathos und strengem Zeigefinger wohl
ein wenig zu dick aufgetragen, so dass der
Zweiakter „Antikrist“ zu Lebzeiten Langgards
(1893-1952) nie aufgeführt wurde. Erst 1999
gab es die erste szenische Einrichtung in Inns-
bruck. Drei Jahre später brachte Regisseur
Staffan Valdemar Holm dieses mehr oratori-
sche denn opernhafte Werk auf die Bühne
eines riesigen Theaterraums in Kopenhagen.

Bei allem Gefühl für die orchestralen Inten-
sitätsskalen bei Dirigent Thomas Dausgaard
und trotz der durchaus glutvollen Klang-
schönheit, mit der das Sänger-Ensemble den
von Langgard anvisierten Strauss-Ton trifft, ist
reichlich Durchhaltevermögen gefragt. Auf
der nahezu leeren Bühne sorgen illuminierte
Catwalks für einen mehr oder weniger bizar-
ren Aufmarsch typischer Antichrist-Figuren.
Mal ist es die surreal aufgemachte „Hure“,
mal ein wortgewaltiger Verführer im Smo-
king und mit feistem Grinsen.Dass im sechs-
ten Bild schließlich ein weißer Retter-Engel
naht und Luzifer von Blitz und (Orchester-)
Donner getroffen wird, ist da fast so vorher-
sehbar wie der finale Choral – als Balsam für
alle geschundenen und verirrten Seelen.

Svenja Klaucke

Szene ★★
Musik ★★★
Bild/Klang ★★★★

Langgaard, Antikrist; Sten Byriel, Camilla
Nylund, Jon Ketilsson, Johnny van Hal, Dä-
nisches Nationalorchester, Thomas Daus-
gaard; Inszenierung: Staffan Valdemar
Holm; Bühne: Bente Lykke Moller (2002)
Dacapo/Naxos DVD 2.110402 (95’)
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W er nur einigermaßen gute Ohren
hat, weiß, dass eine gut gemach-
te (auf sauberem DSD-Maste-

ring basierende) Mehrkanal-SACD im Au-
diobereich derzeit das Maß aller Dinge ist.
Doch noch bevor das eigentlich noch recht
junge HiFi-Pflänzchen sich als Massenme-
dium etablieren konnte, läuten ausgerech-
net dessen „Erfinder“ schon wieder die To-
tenglocke. So jedenfalls haben es einige
Insider (wie auch FONO FORUM-Technik-
Redakteur Ulrich Wienforth) auf der letzten
IFA hinter vorgehaltener Hand erfahren.
Musikgigant Universal will sich „inoffiziell“
schon einmal ausblenden aus dem nur halb-
herzig betriebenen SACD-Geschäft. Und
Sony, der andere große SACD-Pionier, in-
teressiert sich nur noch für seine neue „Blu-
ray“-Technologie. Die HiFi-Szene, aber auch
einige SACD-Produzenten sind verunsichert.
Was sollen jetzt die vielen kleinen Indepen-
dents machen, die in den letzten Jahren aus
rein musikalischen Gründen ihre gesamte
Produktion auf die kostspielige DSD-Technik
umgestellt haben? Und was die vielen audio-

philen Musikfreunde, die sich gerade einen
hochwertigen Player angeschafft haben?

Ruhe bewahren, abwarten und Tee trin-
ken, würden die Engländer sagen. Denn es
besteht, nüchtern besehen, kein Grund zur
Panik, weder für Hersteller, noch für Konsu-
menten. Gerade im Klassik-
Segment haben die früher
so mächtigen „major com-
panies“ zuletzt so an Glanz
und Kompetenz eingebüßt,
dass es kaum auffallen wird,
wenn in Zukunft zwei oder
drei Labels aus der Phalanx
von mehreren hundert (klei-
neren) SACD-Anbietern
ausscheiden. Diese mittler-
weile auch die Qualitätsnor-
men setzenden und meist
hochmotivierten Enthusias-
ten-Labels waren es ja auch,
die der SACD in den letzten
Jahren zu einer festen Ni-
schenexistenz verholfen ha-
ben, mit einem durchwegs

hochwertigen Angebot, wäh-
rend etwa Universal, das jetzt
großspurig seinen Ausstieg an-
kündigt, außer alten Archiv-Be-
ständen (wie dem exzellenten
„Living Presence“-Katalog) kaum
eine akustisch aufregende oder
auch nur lupenreine (d. h. PCM-
freie) DSD-Neuproduktion vor-
weisen kann. Wozu also die gan-
ze Aufregung, die mir ohnehin
verdächtig PR-gesteuert scheint,
wenn jetzt manche Profit-Maxi-
mierer versuchen, das Rad der
Geschichte zurückzudrehen? Wenn die vie-
len kleinen Mitbewerber sich jetzt nicht be-
irren lassen, dann besteht sogar eine Chance,
die SACD als echtes audiophiles Kultformat
zu etablieren, ohne die unvermeidlichen
Verwässerungen eines Massenmediums. Die
Vinyl-LP ist als hochwertiges Nischenpro-
dukt auch nicht totzukriegen. Dem stolzen
Sammler aber vermittelt sie wie die SACD
das gute Gefühl, dem exklusiven Club der
besser Hörenden anzugehören. Bei der ak-

tuellen Publikationsdichte könnten wir fast
das ganze Heft mit SACD-Rezensionen be-
stücken, während es den Majors in Zukunft
schwer fallen dürfte, im Hochpreissegment
wieder zu Zweikanal-PCM-Ware zurückzu-
kehren und das als „Revolution des Hörens“

auszugeben.
Gerade hat die mit Sony fu-

sionierte BMG ein weiteres Zeh-
ner-Paket von SACD-Umschnit-
ten ihrer historischen Kultserie
„RCA Living Stereo“ neu aufge-
legt, und wie schon bei den ers-
ten Lieferungen enthält das
neue Konvolut zum Großteil
originale Dreikanalaufnahmen
aus der Frühzeit der Stereopho-
nie, in der die Pioniere der mo-
dernen Aufnahmetechnik schon
in den Fünfzigern eine echte
Revolution des Hörens bzw. der
hochwertigen Musikwiedergabe
einleiteten, aber diese raumgrei-
fende Dreikanaltechnik noch
nicht an die Konsumenten wei-

tergeben konnten. Heute,
ein halbes Jahrhundert spä-
ter, kann man diese Kult-

aufnahmen mit allen alten Stars der RCA
dank DSD-Mehrkanaltechnik und SACD
endlich im unverfälschten Originalklang ge-
nießen. Und welchen dramatischen Zu-
wachs an sinnlicher Präsenz, an akustischer
Wirklichkeit die Drei- im Vergleich zu den
bisherigen Zweikanalversionen bereithal-
ten, das kann man auch in der neuen Liefe-
rung an einigen wunderbaren historischen
Referenzen staunend miterleben.

Fritz Reiners phänomenal musizierte,
aber auch akustisch wunderbar konturen-
reiche und farbenfroh glänzende alte Refe-
renzeinspielung von Mahlers himmelblauer
vierter Sinfonie aus dem Jahr 1958 klingt
jetzt, in dem zum ersten Mal vorgelegten
Dreikanaloriginal, deutlich besser, wärmer,
präsenter, voluminöser als die gräulich-fla-
che, fundamentlose, schmalbrüstige Auf-
zeichnung desselben Werks unter Claudio
Abbado aus dem Jahr 2005 (Rezension folgt
im nächsten Heft). Obwohl Reiner erst in
den letzten Jahren seines Lebens sich von ei-
nem Mahler-Skeptiker zu einem „ehrlichen
Bewunderer“ seiner Musik wandelte, gelang
ihm mit dieser einzigen (!) Studiopro-
duktion einer Mahler-Sinfonie eine so au-
thentische Interpretation der Vierten, dass
selbst renommierte Mahler-Experten wie
Szell oder Walter dagegen verblassen.

Ein ähnliches prickelndes Gefühl von
körperlicher Nähe und von greifbarer, hap-
tischer Sinnlichkeit des Musikgeschehens
vermitteln auch die anderen Dreikanalorigi-
nale des neuen „Living Stereo“-Programms.
Man spürt jetzt auch den entfesselten Ge-
staltungswillen jener autoritären Dirigen-
tenpersönlichkeiten, die jedem Orchester,
jedem Werk ihren eigenen Stempel aufdrück-
ten. So entfacht auch der damals schon 86
Jahre alte Pult-Methusalem Pierre Monteux in
César Francks d-Moll-Sinfonie (von 1961)

Am Ende? Keineswegs!
Auch ohne Universal wird die hochauflösende Mehrkanalscheibe 

weiterleben. Dafür stehen vor allem die Independents, aber auch die

„Living Stereo“-Reihe lässt weiter hoffen.

Fritz Reiners einzige Studioproduktion 
einer Mahler-Sinfonie im Dreikanalklang



und in Strawinskys „Petruschka“-Ballett
(1959) ein jugendliches Feuer und eine Far-
benpracht, die – auch nach einer mehr als 60
Jahre langen Karriere – unverminderten En-
thusiasmus und künstlerischen Totaleinsatz
erkennen lassen. Monteux hatte ja 1911 die
Uraufführung des Balletts und auch den
späteren „Sacre“-Skandal (1913) geleitet.
Und wer den Zauberton des Jahrhundert-
geigers Jascha Heifetz in seiner juwelenarti-
gen Konsistenz, seiner inneren Glut, seiner
runden Schönheit erleben möchte, dem
empfehle ich den Dreikanaltransfer seiner
legendären späten Einspielung des Tschai-
kowsky-Konzerts aus dem Jahr 1957, der die
unvergleichliche geigerische Potenz und
Überlegenheit dieser Musikerlegende ganz
hautnah, fast schon am Hitzeschild des
Feuers erleben lässt. Heifetz’ nicht weniger
fulminante, aggressive Deutung des Brahms-
Konzerts dagegen wurde 1955 noch im Zwei-
kanalmodus produziert und kommt im
diplomatischen DSD-Transfer eine Spur
weniger giftig herüber. Ein akustisches Breit-
wanderlebnis der besonderen Art, eine ty-
pisch amerikanische HiFi-Brause beschert
einem Leopold Stokowkis Erfolgsalbum
„Rhapsodies“, in dem der besessene Klang-
magier die damals wirklich revolutionäre
Dreikanaltechnik spektakulär zur Intensi-
vierung seiner nachschöpferischen Aktivitä-
ten einsetzte: Seine wirklich fantastisch zu-
gespitzte, maßlose Cinemascope-Version
von Liszts zweiter „Ungarischen Rhapsodie“
hat bis heute nichts von ihrer bizarren filmi-
schen Theatralik und ihrer audiophilen Pracht
eingebüßt. Es ist – trotz aller Hypertrophie –
ein Meilenstein der Schallplattenhistorie.

Dem großen, aber stets umstrittenen „Be-
arbeiter“ Stokowski widmet sich auch eine
der wichtigsten SACD-Neuproduktionen
der vergangenen Wochen: José Serebrier,
Jahrgang 1938 und in den 1960ern als Diri-
gierwunderkind auch vom alten Stokowski
gefördert, hat jetzt im Auftrag der Leopold
Stokowski Society eine Auswahl von russi-
schen Bearbeitungen der 1977 gestorbenen
Dirigenten-Legende mit dem Bournemouth
Symphony Orchestra in hochauflösendem
Fünfkanal-Sound eingespielt und damit end-
lich auch die nachschöpferischen Leis-
tungen Stokowskis in eindrucksvoller Weise
rehabilitiert. Stokowskis große Orchesterbe-
arbeitungen von Werken Modest Mussorgs-
kys aus den 1920er und 1930er Jahren ste-
hen im Zentrum des Albums, darunter seine
intelligent zusammengefasste, sehr russisch
klingende „Sinfonische Synthese“ aus „Boris
Godunow“ (von 1936) oder auch seine ge-
schärfte Effektversion der „Nacht auf dem
Kahlen Berge“ (von 1939), und natürlich
bricht Serebrier auch eine Lanze für Sto-
kowskis eigene Orchestration der „Bilder ei-

ner Ausstellung“, die in vielen Details Ravels
Genietat an Raffinesse und Dämonie noch
zu übertrumpfen versucht,aber letztlich doch
dahinter zurückbleibt. Wer Stokowskis eige-
ne Interpretationen dieser Stücke kennt,
wird überrascht sein, dass Serebrier hier
nicht den Meister zu kopieren versucht, son-
dern ganz bewusst und überzeugend seine
eigene Lesart kultiviert.

Sein Schallplattendebüt als Mahler-Diri-
gent gibt SACD-Pionier Iván Fischer. Viel-
leicht war es die gute Akustik des neuen Bu-
dapester Konzertsaals im Palast der Künste,
die dem erfahrenen Mahler-Experten Fischer
jetzt den Anstoß gab, seinen diskographi-
schen Einstand just mit Mahlers tragisch-
abgründiger sechsten Sinfonie zu geben, ei-
nem Werk, das erst sehr spät sein Publikum
fand, zuletzt aber etwas in Mode gekommen
ist. Mit seinem hochkultivierten, exzellent
eingestellten und noch immer jungen Buda-
pest Festival Orchestra besteht Fischer die
Prüfung souverän, weil er neben minutiöser
Detailarbeit seinen Musikern genügend Raum
lässt für individuelle, polyphone Klangrede.
Entscheidend ist auch sein Gespür für den
altösterreichisch-kakanischen Mahler-Ton-
fall, der dem Schmerzlich-Schönen (im An-
dante-Satz) und dem Katastrophalen (in den
Ecksätzen) noch einen letzten Hoffnungs-
schimmer und ein Moment der Läuterung
gewährt – so dass auch der Zuhörer am Ende
nicht ganz trostlos zurückbleibt. Vielleicht
ist es wirklich Mahlers tragischstes und per-
sönlichstes Werk.

Attila Csampai

Mahler, Sinfonie Nr. 4; Lisa Della Casa
(Sopran), Chicago Symphony Orchestra,
Fritz Reiner; Sony BMG SACD 82876
67901 2
Franck, Sinfonie; Strawinsky, Petruschka;
Chicago Symphony Orchestra, Boston
Symphony Orchestra, Pierre Monteux;
Sony BMG SACD 82876 67897 2
Brahms, Tschaikowsky, Violinkonzerte;
Jascha Heifetz (Violine), Chicago
Symphony Orchestra, Fritz Reiner; Sony
BMG SACD 82876 67896 2
Rhapsodies: Werke von Liszt, Enescu,
Smetana und Wagner; RCA Symphony
Orchestra, Symphony of the Air, Leopold
Stokowski; Sony BMG SACD 82876 67903 2
Stokowski, Sinfonische Transkriptionen
nach Mussorgsky und Tschaikowsky;
Bournemouth Symphony Orchestra, José
Serebrier; Naxos SACD 6.110101
Mahler, Sinfonie Nr. 6; Budapest Festival
Orchestra, Iván Fischer; Channel/HM
SACD 22905
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Weitere Aufnahmen mit Michael Korstick 
bei Ihrem Fachhändler:
AM 1251-2 Mussorgsky, Tschaikowsky,  
 Prokofi eff 

AM 1248-2 Liszt, Chopin, Schumann

AM 1365-2 Beethoven

AM 1227-2 Beethoven

Die Fachwelt ist sich einig: Korstick, Echo- 
Preisträger 2005, gehört zu den ganz Großen 
unter den Pianisten.

Hand in Hand mit Horowitz - 
           KH
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D ie Geschichte des Judentums ist ei-
ne Folge fortwährender Flucht und
Vertreibung. Ihre Habe mussten die

Juden nicht selten zurücklassen. Was aber
immer mitreiste, war die Musik, in der Leid
und Tränen, aber auch Hoffnung, Freude
und Lachen ihren Niederschlag fanden. Als
im 15. und 16. Jahrhundert die aus Westeu-
ropa vertriebenen Juden in Richtung Osten
Zuflucht suchten, kam es in Osteuropa zu
einer Blüte des jiddischen Volksliedes, ehe
im Zuge einer neuerlichen Wanderungsbe-
wegung zu Beginn des 20. Jahrhunderts zahl-
reiche Juden in die Vereinigten Staaten auf-
brachen. Das Ensemble Gefilte Fish zeichnet
auf seinem Album „Gilgul“ diese musikali-
sche Wanderung vom Schtetl in die Second
Avenue von New York nach. Beeindruckend
ist die Gesangskunst von Andrea Giani, die
Mordechaj Gebirtigs berühmtes „Ss’brennt“
genauso überzeugend zu interpretieren ver-
mag wie die Theater- und Filmlieder, in de-
nen sich die jiddische Liedtradition mit dem
Broadway-Sound mischt.

Neben ihren Volksliedern brachten die ost-
europäischen Juden auch ihre religiöse Musik
nach Amerika mit. Einige der Komponisten
wie etwa Joseph Rumshinsky waren auf bei-
den Gebieten tätig und komponierten für
Musical-Shows ebenso wie für den Synago-
gengesang.Ein Doppelalbum mit dem Cantor
Benzion Miller und der Schola Hebraeica stellt
Bitt- und Bußgebete, so genannte Selichot,
vor, wie sie um Mitternacht vor Rosch ha-
Schana gesungen werden. An Rosch ha-

Schana, dem Himmlischen
Gerichtstag, mit dem nach jü-
discher Tradition das neue Jahr
beginnt, wird das Urteil über
die Menschen für ihre Taten
im vergangenen Jahr gespro-
chen, das dann an Jom Kippur
besiegelt und im neuen Jahr
vollstreckt wird. Anliegen der
Gebete ist es daher, das dro-
hende Urteil abzuwenden und
um Verzeihung für die began-
genen Sünden zu bitten. Die
Aufnahmen wurden vom Mil-
ken Archive herausgegeben,
einer Stiftung, die 1990 von

Lowell Milken gegründet wurde
und Musik jüdischen Inhalts aus
Amerika sammelt.

Ebenfalls aus dem Archiv stammt
eine Aufnahme mit dem Cantor Si-
mon Spiro, einem der führenden Vertreter
der kantoralen Kunst. Spiro, der auch in Mu-
sicals singt und mit Kenny Rogers, Cliff
Richard und anderen auftrat, interpretiert
Gesänge, wie sie zu den hohen Feiertagen, zu
Festen, Hochzeiten und am wöchentlichen
Sabbat erklingen, sowie jiddische Lieder. Er
hat die Gesänge, die größtenteils von densel-
ben Komponisten osteuropäischer Herkunft
stammen wie die Bittgebete,weitgehend selbst
arrangiert. In höchster Vollendung vereinigt
er die traditionelle melismenreiche Gesangs-
kunst des Ostens mit dem getragenen, feier-
liche Würde ausstrahlenden Stil des Westens.
Man braucht nicht jüdischen Glaubens zu
sein,um von der Inbrunst und der spirituellen
Kraft dieses Gesanges ergriffen zu werden.

Begonnen hatte die kunstvolle Umgestal-
tung des Synagogengesangs, der ursprüng-
lich nicht zum bloßen Zuhören bestimmt
war, im 19. Jahrhundert in Europa. Entschei-
dend für die Veränderung war das Streben
der Juden nach Eingliederung in die euro-
päische Völkerfamilie, das zu einer Verwest-
lichung ihrer Musik führte. Vorbild für die
Neuerungen war die neue Synagoge in Wien
mit ihrem Chasan Salomon Sulzer, der sich
in seinen Kompositionen am Chorschaffen
Franz Schuberts orientierte. Es entstanden
ausgebildete Synagogenchöre, und aus dem

Chasan wurde der in Musik-
lehre und Stimmbildung ge-
schulte Cantor. Synagogale Ge-
sänge aus dem viktorianischen
England präsentiert eine Auf-
nahme mit dem London Jewish
Cantor Moshe Haschel sowie
dem London Jewish Male Choir
und den Old Synagogue Singers.
Obwohl auch diese Komponis-
ten aus Osteuropa stammen,
ist die westliche Orientierung
der Musik deutlich zu hören.

Dem dunkelsten Kapitel der
jüdischen Geschichte widmet
sich das Quartett Brave Old

World.Während
des Nationalso-
zialismus wurde
in den jüdischen
Ghettos der ok-
kupierten Länder unter unmenschlichen Be-
dingungen musiziert.Die Musik bot den Men-
schen Zuflucht vor der Realität und war
zugleich Symbol der künstlerischen Selbstbe-
stätigung. Die vier Musiker von Brave Old
World beschwören in ihrer Performance die
Erinnerung an das Ghetto von Lodz, das die
deutschen Besatzer in der polnischen Stadt
einrichteten und in dem rund 200.000 Juden
eingesperrt wurden, die fast alle den Tod fan-
den. Mit Liedern, die sie in den Vereinigten
Staaten und Israel bei den wenigen Überle-
benden sammelten, sowie eigenen Texten,
die den Bogen in die Gegenwart schlagen,
schaffen sie eine Verbindung aus Rückbe-
sinnung und Imagination, die das tragische
Geschehen reflektiert.

Nach dem Zweiten Weltkrieg war es der Kla-
rinettist Giora Feidman,der mit einem leiden-
schaftlichen Bekenntnis zur verbindenden
Kraft der Musik für die Versöhnung von Deut-
schen und Juden eintrat:„Wenn ich mein In-
strument in den Mund nehme, bin ich kein
Jude, sondern trage eine spirituelle Botschaft
vom Frieden in die Welt.“ Mit seinem Projekt
„Safad“,benannt nach jenem Ort,wo die jüdi-
sche Mystik im 15. Jahrhundert ihr Zentrum
fand, erfüllte er sich einen Traum. Begleitet
vom Safad Chamber Orchestra unter Markus
Poschner spielt er Kompositionen von Moshe
Vilensky, Gil Aldema und seiner Ehefrau Ora
Bat Chaim.Mit einzigartiger Meisterschaft lässt
er seine Klarinette beten, klagen, schluchzen,
flüstern, lachen, jubeln und bringt uns seine
Botschaft:„Von Safad aus verleiht die univer-
selle Sprache der Musik unserer Seele Flügel.“

Ruth Renée Reif

Gilgul; Farao CD W 109019
The First S’lihot; Naxos 2 CD 8.559428
Traditional Cantorial and Concert
Favorites; Naxos CD 8.559460
Music of the Victorian Synagogue;
Forum/Musikwelt CD 9105
Dus gezang fin Geto Lodzh;
Winter&Winter/Edel CD 910 104-2
Safad; Pläne/Sony BMG CD 88919

Wajl ich bin a jidele
Aufnahmen jüdischer Musik erzählen von Vertreibung, Vernichtung und

Versöhnung, aber auch einfach von Feiern und Festen.

Einzigartig lässt Giora Feidman seine
Klarinette beten, klagen, lachen, jubeln



Welten umspannend

Mozarts Kräfte zehrende Reisen kreuz
und quer durch Europa sind er-

schöpfend dokumentiert. In Ägypten war er
nie, das weiß man. Der französische Pro-
duzent Hughes de Courson ließ ihn den-
noch im Schatten der Pyramiden rasten.
Sein musikalisches Experiment „Mozart in
Ägypten“ (1997) unterlegte Melodien des
Salzburger Meisters mit arabischen Rhyth-
men und Melismen. Das Ergebnis klang
überzeugend originell und verkaufte sich so
gut, dass nun die Fortsetzung folgt.

Das Konzept geht wiederum von der frap-
pierend zwingenden Erkenntnis aus, dass
Mozart ein früher Weltmusiker war, ver-
standen im Sinne der heutigen Schallplat-
tenindustrie, der kein Crossover-Sound zu
abwegig erscheint, wenn er nur ein Echo an
der Kasse erzeugt. Immerhin fantasierte sich
Mozart für die „Entführung aus dem Serail“
und auch für den berühmten Klaviersatz „al-
la turca“ schmissige Janitscharen-Fanfaren in
die Partitur, und der Booklet-Text der neuen
Aufnahme forciert das assoziative Gedan-
kenspiel mit der Behauptung, dass der Kom-
ponist ja irgendwie fast Türke gewesen sei –
immerhin wurde er unweit der Grenzen des
damaligen Osmanenreichs geboren.

Überzeugender klingt allemal die Musik.
Sie vollführt einen atemraubenden Schlinger-
kurs zwischen Imitation und Irritation, Ge-
nialität der Anverwandlung und bisweilen
reichlich unfreiwilliger Parodie. Amüsant ist
das Hörerlebnis allemal, wenn etwa Musiker
des Opernorchesters in Kairo die „Kleine
Nachtmusik“ als schwerfälligen Marsch ei-
ner Geisterarmee exekutieren, sich an ande-
rer Stelle Traversflöte und das orientalische
Blasinstrument Kaval ein hinreißendes Duell
über dem Flötenkonzert in D-Dur liefern.
Grandioser Höhepunkt jedoch ist die Varia-
tion des „Qui tollis“ aus der c-Moll-Messe
als „Al Maghfera“ („Die Vergebung“) für Su-
fi-Sänger, Chor und Orchester: Hier dröhnt
acht aufregende Minuten lang der Puls-
schlag des Welten Umspannenden.

Andreas Obst

Musik ★★★★
Klang ★★★★

Mozart in Egypt Vol. 2
Virgin/EMI CD 5 45732 2 (71’)

Leise Töne

Ihre Deutschland-Tournee musste sie jüngst
wegen gesundheitlicher Probleme ver-

schieben. Doch nun meldet sie sich zu ihrem
70. Geburtstag mit einem neuen Album zu-
rück.Wenn auch die Lieder leiser und schwer-
mütiger geworden sind – ihr Charisma ist
ungebrochen. Mercedes Sosa, Mitbegrün-
derin des „nuevo cancionero argentino“, ist
eine der populärsten Interpretinnen Latein-
amerikas. Als „Stimme der Anden“ feierte
man sie. In den tragischen 1970er Jahren, als
ein terroristischer Unterdrückungsapparat
die gesamte Gesellschaft kontrollierte, wur-
de sie zur Hoffnung eines ganzen Kontinents
und schließlich zum Symbol eines neuen
demokratischen Argentinien. Dennoch ver-
stand sie sich nie als politische Sängerin. Sie
sei Künstlerin, weiter nichts, pflegte sie zu
sagen. Künstler seien keine politischen
Führer. Die einzige Macht, die sie besäßen,
bestünde darin, die Menschen in ihren Bann
zu schlagen. In ihren Liedern griff sie auf die
traditionellen Rhythmen und Tänze des
Volkes zurück wie Chamamé, Zamba und
Chacerera.

In den 1980er Jahren flossen Elemente des
Latin Jazz sowie des argentinischen „rock-
nacional“ in ihre Musik ein. Doch auf ihrem
neuen Album, zu dem Joan Baez, mit der sie
1987 eine große Tournee unternahm, das
Cover beisteuerte, kehrt Mercedes Sosa wie-
der zu den traditionellen Melodien zurück.
Neben Klassikern des Folklore-Repertoires
singt sie Lieder argentinischer Dichter und
Songwriter. Begleitet wird sie dabei von
Jorge Giuliano sowie den Folklore-Gitar-
risten Luis Salinas, Eduardo Falú und Alber-
to Rojo. Entstanden ist ein stilles Album, das
an Abschied denken lässt. Mercedes Sosa be-
singt die Natur ihrer argentinischen Heimat,
und ihre einst starke und aufrüttelnde
Altstimme, von der es hieß, sie könne damit
Revolutionen in Gang setzen, hat dabei ei-
nen wehmutsvollen Klang.

Ruth Renée Reif

Musik ★★★★
Klang ★★★★★

Corazón Libre; Mercedes Sosa (Gesang),
div. Instrumentalisten (2005)
Edge/Universal CD 474 1982


