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A ls Anfang der 1960er Jahre der Stern
Svjatoslav Richters auch außerhalb
des Ostblocks aufging, ließ die

Deutsche Grammophon ihn auf einer seiner
ersten „Westreisen“ mehrere Wochen lang
von einem Aufnahme-Team begleiten. Es
zeichnete alle Konzertauftritte des neuen
Wundermannes aus der Sowjetunion auf,
doch als Ergebnis dieses aufwendigen Ein-
satzes erschien nach skrupulöser Selektion
eine einzige Langspielplatte mit einer Cho-
pin-Debussy-Auswahl.

Für einen Richter-Diskographen des Jah-
res 2004 geradezu paradiesische Zustände.
Denn mittlerweile ist Richter zum wohl
meistdokumentierten Pianisten der Schall-
plattengeschichte geworden, der Fundus an
funkischen und privaten Mitschnitten von
seinen Auftritten zwischen Tokio und Rel-
lingen bei Pinneberg scheint unerschöpflich.
Es vergeht auch heute, sieben Jahre nach sei-
nem Tod im Sommer 1997, kaum ein Monat
ohne neue Richter-Veröffentlichung.

Mindestens ein halbes Dutzend waren es
in den vergangenen Wochen. Einige dieser
Nachzügler enthalten sogar noch echte Pre-
mieren. So bringt Doremis Serie mit „Legen-
dary Treasures“ in einem 1972er-Konzert-
mitschnitt aus dem ungarischen Szeged die
einzigen Richter-Einspielungen mit fünf
„Liedern ohne Worte“ von Mendelssohn an
den Tag. In den meisten Fällen allerdings
überlappt sich das Angebot mit Darstellun-
gen von Werken, die dem Kenner bereits aus
der LP-Ära, aus anderen CD-Überspielungen
oder unter anderem Etikett bekannt sind.

Vollständig aus Doubletten bereits be-
kannter Interpretationen besteht die neue
Auswahl aus den BBC-Archiven mit Auszü-

gen aus drei Konzerten, die der Sender Mitte
der 1960er Jahre von Richters ersten Auf-
tritten bei Brittens Aldeburgh-Festival mit-
geschnitten hatte. Auch die Fünf-CD-Kas-
sette von Brilliant Classics aus einst sowjeti-
schen Rundfunkarchiven bieten bekanntes
Richter-Repertoire in größerenteils noch
unveröffentlichten Aufzeichnungen.

Richter-Fans braucht man auch solche
Alternativ-Versionen nicht ausdrücklich ans
Herz zu legen.Wer kein spezialisierter Samm-
ler ist, wird sich aber in erster Linie dafür in-
teressieren, ob die Neuerscheinungen das

bisher bekannte Richter-Bild um
wichtige Züge ergänzen. Und vor al-
lem, welche von ihnen den besten
Eindruck von seinem Künstlertum
gibt. Die Antwort auf die erste Frage
kann nur Nein lauten. Über Richter
sind bereits so viele Aufnahmen in
Umlauf, dass es merkwürdig wäre,
wenn sie noch Unerschlossenes zu
Tage treten ließen. Sie bieten besten-
falls neue Nuancen seines unver-
wechselbaren und über die Jahrzehn-
te weitgehend konstanten Spiels, das
immer geprägt war von ernsthafter
Unbedingtheit, strenger Intensität
und rigorosem Vorwärtsdrang, das
atemlose Getriebenheit ebenso kann-
te wie entrückte Verinnerlichung.
Und sie halten seine Leistungen in
ihrer ganzen Bandbreite fest, Glän-
zendes ebenso wie Auftritte in un-
vorteilhafter Tagesform, in denen
sein Spiel den Charakter gewaltsa-
mer, wenngleich imponierender Durchmär-
sche annehmen konnte (sieben Chopin-Etü-
den bei Praga). Ebenso dokumentieren auch
die Neuzugänge wieder die Unvorherseh-
barkeit seiner Tempoentscheidungen, die
entfesselte, kraftstrotzende Raserei, ebenso
aber auch auffällige Zurückhaltung kannten
– am interessantesten vielleicht, dass er die
Anfangssätze der großen lyrischen Schubert-
Sonaten schon Anfang der 1960er Jahre be-
stürzend langsam nahm (sie also in der Schub-
lade „Altersstil“ fälschlich abgelegt sind).

Dass die Richter-Gemeinde sich keine der
neuen Aufnahmen entgehen lassen kann,
versteht sich. Ist auch etwas für Richter-Neu-
linge dabei? Ein Griff zu den beiden CDs mit

Werken Prokofjews empfiehlt sich in jedem
Fall – als ihr Interpret fand und findet Rich-
ter zu Recht überall uneingeschränkteste
Anerkennung. Dabei spiegelt vor allem eine
Moskauer Aufzeichnung des seltenen fünf-
ten Klavierkonzerts von 1964 noch viel vom
Geist der lapidaren Nachkriegssachlichkeit à
la russe. Pragas Auskoppelungen aus der
großen Supraphon-Kassette „Richter in
Prag“ stehen ihr allerdings kaum nach.

Nicht nur das umfangreichste, sondern
auch das klanglich befriedigendste Angebot
aber bietet Brilliant Classics, das zu einem

erheblichen Teil aus Bändern des sowjeti-
schen Rundfunks zusammengesetzt ist, die
bisher nur auf schwer greifbaren Labels oder
wohl überhaupt noch nicht zur Verfügung
standen. Es überzeugt auch durch ein
Programm, das sich mit neun Beethoven-
und vier Schubert-Sonaten sowie Liszts h-
Moll-Werk auf Richters klassisches Kernre-
pertoire konzentriert und seine interpreta-
torische Bandbreite von den „stählernen“
Höhepunkten bei Liszt bis zu den extrem
gedehnten, aber (anders als etwa jüngst bei
Kissin) völlig ohne Spannungsabfall durch-
gezogenen Schubert-Sätzen zeigt – und dies
durchweg in mitreißender und bewegender
Hochform.

Ingo Harden

Svjatoslav Richter Archives Vol. 6: Werke
von Chopin, Debussy u. a. (1972)
Doremi/Musikwelt CD DHR-7766 (76’)
Svjatoslav Richter spielt Schubert,
Chopin und Liszt (1964-66)
BBC/Musikwelt CD L 4146-2 (80’)
Svjatoslav Richter spielt Beethoven,
Schubert und Liszt (1961-78)
Brilliant/Joan 5 CD 92229 (366’)
Svjatoslav Richter spielt Chopin und
Scriabin (1972/88)
Praga/HM CD 54056 (62’)
Prokofieff, Klavierkonzert Nr. 5, Sonaten
Nr. 2 und 6 u. a. (1962-64)
Doremi/Musikwelt CD DHR-7758 (81’)
Prokofieff, Sonaten Nr. 2, 6 und 9;
Svjatoslav Richter (1956/65)
Praga/HM CD 50015 (67’)

Mehr vom verschlossenen Riesen
In diesen Wochen erscheinen gleich sechs Veröffentlichungen mit historischen

Aufnahmen Svjatoslav Richters.

Richter ist der am besten dokumentierte
Pianist der Schallplattengeschichte
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Koproduktion

Gewissermaßen als Gemeinschaftspro-
duktion ist die vorliegende Aufnahme

entstanden, auf der Lorenzo Ghielmi nicht
nur Werke Bachs und seines Umfelds prä-
sentiert, sondern diese auf gleich vier ver-
schiedenen Instrumenten des Mailänder
„Claviermachers“ Andrea Restelli: zwei
Cembali nach französischem bzw. deut-
schem Vorbild (Blanchet/Vater), ein Cla-
vichord nach Hubert sowie der Nachbau ei-
nes Silbermannschen Fortepiano. Zu Spiel
und Instrumenten kommt als dritte sehr
schöne Dimension das inhaltliche Konzept
der Platte. Der Booklet-Text besteht aus-
schließlich aus Auszügen der Bach-Biogra-
phie Johann Nicolaus Forkels von 1802, die
in Verbindung mit den aufgenommenen
Werken stehen: Musik von Böhm, die wohl
Teil der berühmten nächtlichen Kopiertätig-
keit des kleinen Bach ist, Suitensätze Luis
Marchands, der dem Wettstreit mit Bach aus
dem Wege geht, und natürlich Musik Bachs,
die von frühen Werken bis zum „Ricercare“
aus dem „Musikalischen Opfer“ reicht.

Das einzige, was an Ghielmis ansonsten
stupenden, inspirierten Interpretationen
auszusetzen wäre, ist etwas, was interessan-
terweise tendenziell auch auf Restellis klang-
lich hervorragende Instrumente zutrifft:
Gelegentlich scheint „power“ oberstes Ziel
zu sein. Und die schießt im Falle der In-
strumente zum Teil auch eindeutig über das
Vorbild-Instrument hinaus. Aber auch hier
gilt, dass sich Bemühen um Authentizität
wohl nur mit aktuellem Geschmack verbin-
den kann ...

Peter Szesny

Musik ★★★★
Klang ★★★★★

Bach, Fantasie BWV 922, Concerto BWV
978, Toccata BWV 914, Suite BWV 816,
Ricercare aus BWV 1079; Böhm,
Marchand, Werke für Tasteninstrumente;
Lorenzo Ghielmi (2004)
Winter&Winter/Edel CD 910 105-2 (63’)

Profilierungsmaßnahmen

Im letzten halben Jahr wurde in den Me-
dien reichlich Wind um den jungen Mann

aus Koblenz gemacht: Martin Stadtfelds
Einspielung der „Goldberg-Variationen“ er-
oberte im Fluge die Herzen der Kritiker, die
da einen neuen Glenn Gould entstehen sa-
hen – zumal beide hin und wieder mitzu-
summen pflegen. Die Umsetzung einer um-
stürzlerischen Attitude à la Gould allerdings
fällt in neuerer Zeit schwer. Um sich von an-
deren Interpretationen abzusetzen, nimmt
Stadtfeld zumal bei den besonders bekann-
ten Stücken seine Zuflucht in reichlich ext-
rovertierte, zugleich aber auch arg einseitige
Gestaltungsmittel. Die Gouldsche Einspie-
lung des „Italienischen Konzerts“ kommt ei-
nem danach geradezu klassisch ebenmäßig
vor. Das fast durchgehende Staccato Stadt-
felds beim ersten Satz verstößt wie das ra-
sende Tempo des dritten gegen alle Hörge-
wohnheiten, ohne dass ein musikalischer
Sinn erkennbar würde. Auch die Allemande
der „Französischen Suite“ wird durch mas-
sive Staccati unnötig verfremdet – und ver-
flacht. Charmanter ist da schon der Stimm-
tausch im Menuett, der zwar ebenso un-
nötig ist, aber als Mittel bereits bei Stadtfelds
erster CD für Aufmerksamkeit sorgte.

Viel weniger von willkürlichen Profilie-
rungsmaßnahmen belastet sind die übrigen
Stücke – sieht man einmal von BWV 791 in
der verzierten Fassung und BWV 793 ab.
Und gerade bei diesen lässt Stadtfeld bei je-
der Note erkennen, welch hervorragender
Gestalter und Pianist er eigentlich ist und
wie er auch zwischen den Noten liest. Da
versteht man das Kritikerlob des letzten hal-
ben Jahres und kann es nur weiter schreiben:
Von diesem 24-jährigen Pianisten sollte
man noch ganz viel hören.

Reinmar Emans

Musik ★★★★
Klang ★★★★

Bach, Choralvorspiele BWV 639 und 734,
Italienisches Konzert BWV 971,
Französische Suite BWV 813, Sinfonie
BWV 787-801, Fantasie BWV 906,
Fantasie und Fuge BWV 944, Präludium h-
Moll; Martin Stadtfeld (2004)
Sony CD 93536 2 (62’)

Intelligente Nadelstiche

Der schier unendliche Sonatenkosmos
Domenico Scarlattis war schon immer

eine beliebte Spielwiese für spitzfindige
Klavier-Intellektuelle. So hatte der akri-
bisch-coole Mikhail Pletnev schon 1994 mit
sibirischer Gedankenklarheit die innere
Geometrie und trickreiche Feinmechanik
dieser mediterranen Tastenexperimente
klug ausgeleuchtet, sich aber dabei, wie die
meisten anderen Scarlattianer, auf eine per-
sönliche Auswahl aus dem überquellenden
Katalog gestützt. Der französische Feingeist
Alain Planès, der ja in den letzten Jahren
durch seine spröden Haydn- und Schubert-
Interpretationen Aufsehen erregt hat, nä-
hert sich der Materie philologisch korrekter:
Er spielt die ersten 30 von Scarlatti publi-
zierten „Essercizi“ im Zusammenhang und
in der originalen Reihenfolge und verwen-
det ein historisch nicht ganz zeitgemäßes
Wiener Schantz-Fortepiano von etwa 1800,
dessen stechender und obentonreicher Klang
aber die rhythmischen und kontrapunkti-
schen Raffinessen dieser Musik messer-
scharf herausarbeitet. Joseph Haydn besaß
einen solchen dünnwandigen Wiener Ham-
merflügel, und möglicherweise wollte Pla-
nès damit den Einfluss Scarlattis auf Haydns
Sonaten-Experimente unterstreichen.

Wer Horowitz’ betörenden Klangfarben-
zauber im Ohr hat, wird in Planès’ kompro-
misslos logischen Gedankenspielen, in sei-
nen trockenen Florett-Choreographien
vielleicht ein wenig das sinnliche Element
vermissen, das mediterrane Licht, das Ma-
nische und Obsessive, dafür stellt Planès den
wahnwitzigen Intellektuellen, den Mathe-
matiker, den Jongleur und Konstrukteur in
den Vordergrund. Dessen trockene Geistes-
blitze klingen so fast moderner und provo-
zierender, als wenn ein großer Konzertflügel
sie mit Wohllaut unterfüttert hätte.

Attila Csampai

Musik ★★★★
Klang ★★★★

D. Scarlatti, Essercizi K. 1-30; Alain Planès
(2004)
Harmonia Mundi 2 CD 901838.39 (124’)
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Kein bloßer
Feminismus

Frauen hatten
und haben’s schwer

in der von Männern beherrschten Kompo-
nistenszene. Schon deshalb ist diese Aufnah-
me mit Werken von Maria Szymanowska
(1789-1831) plus einiger ihr gewidmeten
Werke erfreulich. Doch sie allein unter femi-
nistischem Aspekt zu bewerten, hieße, der
Kunst der Polin nicht gerecht zu werden.
Szymanowskas Kompositionen sind kleine,
feine Kunstwerke. Ihre Miniaturen sind
klassisch gebaut, weisen in ihrer Klang-
sprache auf die Romantik eines Chopin hin
– dessen Qualität erreichen sie allerdings
nicht. Carol Carniel macht den anmutigen
Stil aufs Liebenswerteste und technisch ein-
wandfrei hörbar. Dazu trägt auch der recht
gut eingefangene Klang des Pleyel-Flügels
aus dem Jahre 1846 bei. F.H.

Musik ★★★
Klang ★★★

Szymanowska, Klavierwerke; Carole
Carniel (2004)
Lidi/Klassik-Center CD 0103135-04 (66’)

Autoritäten
Immer wieder be-

eindruckend, mit
welcher Autorität
die großen Alten
„ihren“ Liszt musi-
zieren. Es klingt, als

könne, ja, als dürfe es nicht anders sein.
Dabei führen Emil Sauer und Felix Wein-
gartner, damals Mittsiebziger, die beiden
Klavierkonzerte in völlig entflitterter Form
vor. Liszt als Klassiker: patriarchalisch ge-
messen, altersherb ohne „fliegende Pulse“,
dafür streng und bis auf den Grund durch-
schaubar. Zweierlei macht Duttons Neu-
vorlage der beiden bekannten Pariser Auf-
nahmen von 1938 zusätzlich wertvoll: ein-
mal das sehr gelungene Remastering, dann
die beiden „Zugaben“ – die wohl erste
Aufzeichnung von Liszts früher „Malédic-
tion“ und eine, man staune, orchestrierte
„Dante“-Sonate, 1940 von Constant Lam-
bert für Ballettzwecke hergestellt. ihd

Musik ★★★★
Klang ★★★

Liszt, Klavierwerke; Emil Sauer (1938-45)
Dutton/HM CD BP 9742 (72’)

Doppelter Murray

Für sein Diskus-Debüt als „klavierfreier“
Dirigent hat Murray Perahia sich Klas-

sisch-Exotisches ausgesucht: Die Martin-
Akademiker spielen unter seiner Leitung das
erste von Beethovens späten Streichquartet-
ten in einer Kammerorchester-Version. Be-
kannt sind Repertoire-Erweiterungen dieser
Art ja schon seit Mahlers Bearbeitung des F-
Moll-Quartetts op. 95 und seit Mitropoulos’,
später Bernsteins Einsatz für das Opus 131.
Das Hauptproblem solcher „Aufwärts-Ar-
rangements“, die häufige Diskrepanz zwi-
schen klanglicher Vergrößerung und der
nicht dafür bestimmten Satzweise und The-
matik, kann auch Perahia nicht vergessen
machen. Aber immerhin ist ihm ganz gut
gelungen, das Minus an schlanker und ner-
viger Stimmigkeit, das die mehrfache Be-
setzung der vier Stimmen zwangsläufig mit
sich bringt, durch straffes, aber klangschö-
nes und gut dynamisches Spiel halbwegs zu
kompensieren.

Gelinde Enttäuschung bereitet hingegen
der Pianist Perahia mit der ersten der späten
Klaviersonaten. Man muss den lyrischen
Anfangssatz des Opus 101 nicht so bedeu-
tungs- und gefühlsschwer spielen wie Bren-
del in seiner jüngsten Serie. Aber wenn er so
artig klassizistisch klingt wie ein „Lied ohne
Worte“ von Mendelssohn, bleibt man so-
wohl seinem Stimmungsgehalt als auch sei-
ner Architektur etwas schuldig. Ebenso fehlt
es dem folgenden „alla marcia“ und dem
Finale an Schwungkraft und Attacke. An
beidem hatte Perahia es in seinen früheren
Beethoven-Aufnahmen nicht fehlen lassen,
und daran sind – der Kritiker muss es kor-
rekterweise notieren – die Interpretationen
von Pollini, Gilels und Gulda bis Goode,
Kovacevich und vielen anderen um einiges
reicher. Rein pianistisch ist allerdings alles
ohne Fehl und Tadel.

Ingo Harden

Musik ★★★
Klang ★★★★

Beethoven, Sonate op. 101, Streich-
quartett op. 127 (Fass. für Streichorches-
ter); Academy of St. Martin in the Fields,
Murray Perahia (2004)
Sony CD 93043 (57’)

Wiener Welttheater

Auch wenn Friedrich Gulda den Zu-
stand der „Altersweisheit“ niemals er-

reicht hat (und gewiss auch nicht erreichen
wollte), so muss er zu den ganz großen Pia-
nisten der zweiten Jahrhunderthälfte gezählt
werden und auf alle Fälle zu den bedeutends-
ten Interpreten der Wiener Klassik. Als ers-
ter erkannte er nicht nur die ernormen sub-
versiven Energien in Beethovens Klavier-
werk, sondern auch den hochentwickelten
psychologischen Realismus und die pulsie-
rende Menschennähe in Mozarts Musik,
und er fand dafür einen eigenen glasklar-
prägnanten Klavierton.

Von dieser besonderen Affinität des Wie-
ner Geschichtenerzählers zu seinen musika-
lischen Hausgöttern kündet jetzt ein 1993
von Radio France mitgeschnittenes Solo-
Recital, durch das er in seiner trocken-lako-
nischen Art selbst  führte. Nach einem klas-
sisch-strengen ersten Teil mit einem leiden-
schaftlich auflodernden Opus 110 und einer
geradezu aggressiven c-Moll-Sonate KV 457
servierte Gulda dann nach der Pause „seine“
übliche romantisch-sinnreiche Melange aus
Opernarien (der Susanna, der Micaela),
Nachtstücken, Spanischem, Eigenem und
dem unverzichtbaren Sahnehäubchen
Wiener Schmäh (mit Johann Strauß und
dem Fiakerlied), das die reservierten Süd-
franzosen dann ganz aus dem Häuschen
trieb. Und dies völlig zu Recht. Denn sie alle
spürten, dass sich hier etwas ganz Besonde-
res ereignete, das sich nicht nur aus genialen
Einzelheiten (wie dem wunderbar fließen-
den Ges-Dur-Impromptu Schuberts) zu-
sammensetzte, sondern das in seiner explo-
siven Sinnlichkeit und Obsessitivät, seiner
altmodischen Kosmologie und seinem re-
bellischen Freiheitsbegriff sie ganz tief drin
berührt hatte, ihnen für Augenblicke die
Naivität des reinen Herzens zurückgegeben
hatte. Mozart, sein Abgott, hätte Gulda be-
stimmt verstanden.

Attila Csampai

Musik ★★★★★
Klang ★★★

Friedrich Gulda – Récital Montpellier (1993)
Accord/Universal 2 CD 476 1894 (106’)



Viele Vorbilder

Er tat sich hervor mit der Kunst des Ar-
rangierens, kannte allein dadurch schon

viele gewichtige Werke sehr genau: Theodor
Kirchner (1823-1903) war ein Komponist
zwischen den Stühlen und Stilen. Mendels-
sohn förderte ihn, Wagner schätzte ihn,
Brahms und Simrock reisten mit ihm durch
Norditalien. Wirklich glücklich war Kirch-
ner dabei nicht; er machte es Freunden wie
Geldgebern schwer. Vor allem als Miniatu-
rist profilierte er sich. Und man muss gar
nicht einmal furchtbar genau hinhören, um
mannigfaltige Berührungspunkte zu erken-
nen. Kirchner war gleichermaßen von den
Traditionalisten wie von den Fortschrittlern
geprägt.

Die ambitionierte Aufnahme des franzö-
sischen Pianisten Jean Martin stellt reprä-
sentativ drei Zyklen in den Mittelpunkt:
„Neue Davidsbündlertänze“ (da grüßt Schu-
mann schon unmittelbar), „Romanzen“
und Auszüge aus der Sammlung „Spielsa-
chen“, die sich auch dem interessierten Laien
erschließt. Es gibt – das dokumentiert auch
der in französischer und englischer Sprache
gedruckte Text im Booklet – überaus viele
Bezüge. Zu Brahms und Wagner, eben Schu-
mann oder Schubert. Das ist keine Einheit in
der Vielheit, sondern fast ein Potpourri des
Möglichen, wobei man, und das ist seltsam,
nie das Gefühl des nur Epigonalen gewinnt.
Man könnte Kirchner als einen Vermittler
zwischen den Schulen bezeichnen. Und
weiß man wirklich, wer seine Musik kannte
und letztlich weiterdachte?

Jean Martin zielt auf einen „schönen“
Klang. Mit Herzenswärme. Er lotet Stim-
mungen aus, meidet starke Schroffheiten.
Das ist souverän und weckt Interesse für die-
sen Petitessen-Reigen.

Michael Stenger

Musik ★★★★
Klang ★★★★★

T. Kirchner, Neue Davidsbündlertänze op.
17, Romanzen op. 22, Spielsachen op. 35
(Ausz.); Jean Martin (2003)
Arion/ZYX CD 68621 (73’)

Lyrisch grundiert

Er ist nicht zimperlich in der Wahl seiner
Programme: Paul Lewis, der Schüler und

Protégé Alfred Brendels, stellte sich als frisch
gebackener Exklusivkünstler von Harmonia
Mundi mit den großen Schubert-Sonaten
vor, in den kommenden Jahren wird er in
Verbindung mit zyklischen Konzertauffüh-
rungen in Europa und Amerika alle Beet-
hoven-Sonaten einspielen. Zwischendrin
legt er jetzt seine Visitenkarte als Liszt-
Interpret vor – mit der H-Moll-Sonate,
mittlerweile wohl eines der meistaufgenom-
menen großen Klavierwerke überhaupt,
und einem Reigen der späten Klavierstücke.

Schon mit der ersten, weich angesetzten
Bass-Oktave der Sonate gibt Lewis sich auch
mit dieser CD wieder als Klavierlyriker ho-
hen Grades zu erkennen. Dass er den dyna-
mischen Kontrast zum energischen Forte-
Einsatz dann ohne Not verschenkt, geht
wohl eher aufs Konto des Lehrer-Vorbilds.
Denn im weiteren Verlauf des Stücks weiß er
durchaus zuzulangen und bleibt auch den
kraftvollen Steigerungen und Höhepunkten
weder pianistisch noch musikalisch das
Geringste schuldig. Allenfalls ließe sich be-
kritteln, dass in der zweiten Hälfte die
Spannung etwas abfällt. Stilistisch ist seine
Darstellung zwischen dem zielgerichtet
konzentrierten Zimerman und dem detail-
verliebten Demidenko einzuordnen, um
nur zwei erstklassige Aufnahmen der ver-
gangenen Jahre zu nennen.

Vollends nimmt Lewis für sich ein mit der
Darstellung der späten Liszt-Notizen. Die
depressiven Monologe von den „Trüben
Wolken“ über „Schlaflos“ bis zur zweiten
Fassung der „Trauergondel“ klingen unter
seinen Händen fließender und weicher kon-
turiert als üblich: Machart und Herkunft
werden so verständlicher, ohne dass die
Einmaligkeit ihrer Aussage darunter leidet.

Ingo Harden

Musik ★★★★
Klang ★★★★★

Liszt, Sonate h-Moll, Nuages gris, Richard
Wagner – Venezia, Unstern, En rêve u. a.;
Paul Lewis (2003)
Harmonia Mundi CD 901845 (60’)

Weihnachten in St. Marien-Lübeck ORN 11464
Buxtehude, Bach, Reger, Improvisationen
Große Orgel / Large Organ  
LIVE RECORDING 

D. Buxtehude – Das gesamte Orgelwerk
Totentanzorgel – 6 CDs

J. S. Bach – Große Orgelwerke ORN 11445
Toccaten und Fugen
Schübler-Choräle
Totentanzorgel  

P. I. Tschaikowsky ORN 11462
Symphonie Nr. 5 e-Moll op. 64
Capriccio italien op. 45
Orgelbearbeitung / Große Orgel
WORLD PREMIERE RECORDING 

www.ornament-records.de

weitere CDs: www.ornament-records.de

im Vertrieb von:

MUSIKwelt
Tonträger
Sprakeler Straße 370
D-48159 Münster
Telefon 0251- 26 50 44

Katalog:
Telefon 04 51- 3 21 54
oder    04 51- 7 21 78
Telefax 04 51- 3 47 19
e-Mail: ornament@web.de

Ornament Records

Große Orgel 
Totentanzorgel
St. Marien - Lübeck

Ernst-Erich Stender
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Affinitäten

A lexander Lonquich führt auf bestem
Niveau die große Tradition deutscher

Interpretation französischer Klaviermusik
fort, die Walter Gieseking begründet hat. Sie
lässt sich formelhaft als eine „Sublimierung“
von Klarheit und Farbigkeit durch Intensität
und Zielstrebigkeit umschreiben.

Das kann leicht an der Ravel-Einspielung
verdeutlicht werden. Ravel reduziert im
„Ondine“-Satz aus „Gaspard de la nuit“ den
Tonsatz im Schlussteil auf das Fragment ei-
ner Melodie, die ganz langsam im Pianis-
simo vorzutragen ist. Normalerweise löst
sich in Aufnahmen hier die musikalische
Spannung gänzlich auf, so dass dann regel-
mäßig die virtuosen Schlusstakte unmoti-
viert und überflüssig wirken. Lonquich hin-
gegen gelingt es, die musikalische Anspan-
nung mit dem Vortrag der Melodie nicht
nur durchzuhalten, sondern sogar noch zu
intensivieren, so dass sie wie ein Höhepunkt
der Musikentwicklung wirkt, als habe die
Musik ein geheimnisvolles „Ziel“ erreicht.

Lonquichs Interpretationskunst ist frei-
lich so groß, dass er sich andererseits auch
der Statik der Messiaenschen „Préludes“ –
sie repräsentieren ein noch von Debussy un-
mittelbar beeinflusstes Jugendwerk des
Komponisten – ganz überlassen kann; er
gibt ihnen geradezu Züge von Improvisa-
tionen. Und die fünf Impromptus von Fauré
kennen nichts Salonhaftes mehr.

Lonquich verwirklicht mit diesen Ein-
spielungen ein intelligent gestaltetes Pro-
gramm, das überraschende Affinitäten zwi-
schen Komponisten verdeutlicht, die sonst
eher gegeneinander ausgespielt werden.

Giselher Schubert

Musik ★★★★★
Klang ★★★★

Plainte calme: Werke von Fauré, Ravel
und Messiaen; Alexander Lonquich (2002)
ECM/Universal CD 1821 (79’)

Orchesterorgel

D ie Orgel im Sinne eines Orchesters zu
verwenden, war ihm zu zuwider.„Ist es

doch ein Klangbastard, entstanden aus dem
Bestreben, alle möglichen Instrumente
nachahmende Register in die Orgel einzu-
bauen, Orchestereffekte nachzuahmen u.
dgl.“, wetterte er 1924. Zwischen 1916 und
1935 schrieb der Österreicher Franz Schmidt
seine sämtlichen Werke für Orgel, die jetzt
gesammelt in einer bereits 1988 entstande-
nen Produktion mit Andreas Juffinger bei
Capriccio vorliegen.

Die Orgel der Jesus-Christus-Kirche in
Berlin dürfte ganz im Sinne Schmidts klin-
gen, sie ahmt nicht nach und klingt dennoch
transparent. Aber sie wirkt auch ziemlich
fleischlos, ihr mangelt es an unverwechsel-
baren Registern und im Tutti an Fülle. Gera-
de am Ende des Choralvorspiels zu Haydns
„Gott erhalte“, wenn das Thema kaiserlich
aufscheint, besitzt die Aufnahme eine gewis-
se Kühle. Erstens, weil die Orgel hier offen-
bar in Klangfarbe und -kraft ihre Grenzen
erreicht, zweitens, weil Juffinger zwar genau,
aber wenig zupackend phrasiert. Dem Mit-
telteil von „Der Heiland ist erstanden“ kommt
das wiederum zugute, zumal sich hier die
Pedaltöne wunderbar in den Gesamtklang
einfügen. Das gilt, zunächst, auch für das
Finale der großen D-Dur-Fantasie und -Fu-
ge. Juffinger führt den Hörer jederzeit zielsi-
cher durch die Schmidtschen Harmonien;
doch ausgerechnet die Schluss-Sequenz wi-
derspricht dem Ideal des Komponisten. Hier
hat Schmidt sehr wohl orchestral kompo-
niert, und sehr wohl würde man dies auch
gerne hören. Umso intimer, in ihrer dialogi-
schen Struktur überzeugender wirken die
vier Kleinen Choralvorspiele von 1926 – mit
Ausnahme des abschließenden „Nun danket
alle Gott“ – sowie die Kleinen Präludien und
Fugen von 1928, die Juffinger mit Bachscher
Strenge und Deutlichkeit vorträgt.

Christoph Vratz

Musik ★★★
Klang ★★

Schmidt, Orgelwerke; Andreas Juffinger
(Orgel) (1988)
Capriccio/Delta 4 CD 67 093/96 (240‘)

Sisis Hochzeit anders

Auch die ehrenwerte Gesellschaft der
Musikfreunde wollte sich nicht lum-

pen lassen und schenkte dem Traumpaar,
Kaiser Franz Josef I. und der bayerischen
Prinzessin Elisabeth, bekannter als Sisi, zur
Vermählung eine kostbare Huldigungskas-
sette mit Werken prominenter Wiener Kom-
ponisten. Aus Anlass des 150. Jubiläums die-
ser Hochzeit, die auch der Filmindustrie
zwischen Kitsch und Kunst viel Freude be-
reitete, hat der Pianist und Produzent Rico
Gulda sich dieser Manuskripte angenom-
men, die in Vergessenheit geraten waren.
Mit Freunden präsentiert er eine Auswahl
aus den 90 Auftragskompositionen.

Mit dabei im Gratulantenkreis waren
Größen wie Joseph Hellmesberger, Franz
von Suppé, Ferdinand Schubert, aber auch
der Kritiker Eduard Hanslick, der Heinrich
Heines „Die schönen Augen der Frühlings-
nacht“ besingen ließ. Die Sammlung ist ein
echtes Raritätenkabinett und, zugleich, ein
Spiegel ihrer Entstehungszeit, weil eben zur
Hochzeit Vielfalt geschenkt werden sollte.
Vom Kunstlied, mehr oder weniger erhaben,
über Chorliteratur (vom Wiener Kammer-
chor gestaltet) bis zu „Österreichischen
Zithermelodien“ Carl Steins (hier von der
Expertin Cornelia Mayer stilsicher geboten)
reicht das Spektrum. Die Klavierminiatu-
ren, von Florian Uhlig mit Raffinesse ausge-
kostet, berühren auch die Sphäre des Salons.

Diese Begegnung mit vielen Unbekann-
ten – wer hörte je Johann Rufinatschas „Fan-
tasie de printemps“ oder Engelbert Aigners
„Thräne und Blume“? – wird vom pfiffigen
Rico Gulda, der sich als Klavierbegleiter er-
probt, und seinen Gesangsfreunden (darun-
ter Florian Prey) ambitioniert und pointiert
erfasst. Einmal wieder Sisi – aber ganz an-
ders.

Michael Stenger

Musik ★★★★
Klang ★★★

Musik zu Sisis Hochzeit; Rico Gulda and
Friends (2004)
EMI CD 5 57826 2 (72’)
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D er Einfluss des Orgelbauers Aristide
Cavaillé-Coll hat daran wesentli-
chen Anteil. An seinen Instrumen-

ten orientieren sich alle neuen „französi-
schen“ Dispositionen. Daher wüsste man
gern, wie Orgel und Raum der Liverpool
Metropolitan Cathedral im Einzelnen be-
schaffen sind,auf der Joseph Nolan die ersten
beiden Sinfonien von Widor (1876) durch-
aus adäquat zu registrieren vermag. Doch
der Klang wirkt stumpf, und das Booklet
schweigt sich aus. Lehrer und Schüler ver-
eint der Schweizer Jean-Christoph Geiser
mit zweien ihrer bekanntesten Werke: Wi-
dors „Symphonie Gothique“ (1894/95) und
Duprés „Symphonie-Passion“ (1924). Und
das auf zwei prachtvollen, um die Jahrtau-
sendwende neu erbauten bzw. erneuerten
Kuhn-Orgeln in Lausanne! Sie haben alles
parat, von der singenden Soloflöte bis zum
leuchtenden Plein Jeu und bombastischen
Bombarde-Manual (Saint-François) oder zu
mächtigen Chamade-Chören (Kathedrale).

Drei Komponisten,die eben-
falls in enger Arbeits- oder
Lehrer/Schülerbeziehung ste-
hen, sind auf einer eindrucks-
vollen Präsentation der Klais-
Orgeln im Dom zu Münster
zu hören: Camille Saint-Saëns,
Louis Vierne, der bei César
Franck und Widor studierte,
und André Fleury, Schüler
Duprés, Viernes und Eugène
Gigouts. Domorganist Thomas
Schmitz führt die Möglich-
keiten vor, die französisch er-
weiterte Hauptorgel mit dem
entfernt aufgestellten Auxiliar-
werk (beides 2002) zu kombi-
nieren oder zu konfrontieren.
Fleurys „Sept pièces“ (1967)
zeigen das ebenso wie die
Charakterstücke von Vierne
(1926/27). Zwei Fantasien von
Saint-Saëns (1857, 1895) wei-
sen am ehesten auf genuin ro-
mantische Wurzeln zurück.

Das 1999 restaurierte Ca-
vaillé-Coll-Instrument von St.

Etienne in Caen wählte der englische Orga-
nist Gerard Brooks für die Fortsetzung sei-
ner Gesamteinspielung des Orgelwerks von
Eugène Gigout, Student bei Saint-Saëns, be-
freundet auch mit Gabriel Fauré. Eine wirk-
lich klassische Disposition, deren charakte-
ristische Grund-, Zungen- und Nasalstim-
men in den nicht sehr langen Stücken reiche
farbliche Nuancierungen ermöglichen.

Eine weitere Folge des Gesamtwerks von
Joseph Bonnet bietet Frédéric Ledroit an der
Kathedral-Orgel seiner Heimatstadt Angou-
lême (1965 von Beuchet-Debierre restau-
riert). Wieder wird in Bonnet die Kontinui-
tät der Generationen deutlich – er studierte
unter anderen bei Widor und Vierne.Wieder
enthebt ein delikat intoniertes Instrument
die prägnanten Stücke (1908/14) jeder denk-
baren Einförmigkeit. Harold Britton, der
wie Ledroit auch die „Douze pièces nouvel-
les“ spielt, kann da ohne weiteres mithalten.
Denn die mehrfach restaurierte Orgel in
Londons französischer katholischer Kirche,

Notre Dame de France, geht
auf den Cavaillé-Coll-Schü-
ler August Gern (1868) und
authentisches Pfeifenmate-
rial zurück. Allerdings ver-
fügt sie nicht über Weichheit
und verschmelzende Kraft
des Instruments in Angou-
lême, dafür über mehr lichte
Klarheit, die Aufnahme al-
lerdings auch über größere
Präsenz.

Mit Charles Koechlin, ne-
ben anderen auch Fauré-
Schüler, treten gregorianisch-
liturgische Elemente stärker
in den Vordergrund. Jean
Galard und, zusammen oder
alternierend, ein Vokalen-
semble musizieren „L’Abbaye“
(Die Abteil, 1899) als stille
Klostermusik, leichtere Töne
schlagen die drei Orgelsona-
tinen an. Die Pariser Kirche
Saint-Médard hat schöne
Stimmen, aus dem Booklet
erfährt man darüber nichts.

Das schmale Orgelwerk
Maurice Duruflés – zu
seinen Lehrern gehörten
Gigout und Vierne – ist oft
eingespielt. Friedhelm
Flamme hat dafür mit der
Mühleisen-Orgel (2000)
in der Stiftskirche zu Bad
Gandersheim ein sehr ge-
eignetes, weil sorgsam
französisch disponiertes Instrument ge-
wählt. Mit dem beliebten Werk über den
Namen Alain (1942) schließt sich ein Kreis:
Der 1940 mit 29 im Krieg gefallene Jehan
Alain hatte bei Dupré Orgel studiert.

Herbert Glossner

Widor, Orgelsinfonien Nr. 1 und 2; Joseph
Nolan (2003)
ASV/Codæx CD 1165 (72‘)
Widor, Symphonie Gothique op. 70;
Dupré, Symphonie Passion op. 23; Jean-
Christophe Geiser (1996)
Gallo/Klassik-Center CD 1081 (73‘)
Saint-Saëns, Fantasien Nr. 1 und 2;
Vierne, Hymne au soleil op. 53 Nr. 3, Clair
de lune op. 53 Nr. 5, Toccata b-Moll op. 53
Nr. 6, Cathédrales op. 52 Nr. 3, Carillon de
Westminster op. 54 Nr. 6; Fleury, Sept piè-
ces pour orgue; Thomas Schmitz (2004)
Ambiente/TS CD 1010 (75‘)
Gigout, Sämtliche Orgelwerke Vol. 3: Dix
pièces, Poèmes mystiques, Pièce jubilaire;
Gerard Brooks (2002)
Priory/Musikwelt CD 763 (75‘)
Bonnet, Œuvres Complètes Vol. 2: Douze
pièces nouvelles pour Grand Orgue op. 7,
Chant triste, Poèmes d’automne op. 3;
Frédéric Ledroit (2003)
Skarbo/Scherzando CD 1026 (64‘)
Bonnet, Variation de Concert op. 1,
Chaconne und Méditation aus Douze piè-
ces op. 10, Douze pièces nouvelles op. 7;
Harold Britton (2001/2)
ASV/Codaex CD 1142 (74‘)
Koechlin, L’Abbaye op. 16 (Suite religieu-
se pour chœur et orgue), Choral op. 98a,
Trois Sonatines pour orgue op. 107, Choral
f-Moll op. 90b; Jean Galard (Orgel),
Ensemble Vocal Français, Gilbert Martin-
Bouyer (2003)
Skarbo/Scherzando CD 2034  (69‘)
Duruflé, Sämtliche Orgelwerke: Suite op.
5, Chant donné, Méditation, Scherzo op. 2,
Prélude, Adagio et Choral varié sur le thè-
me du Veni Creator op. 4, Prélude et fugue
sur le nom d’Alain op. 7 u. a.; Friedhelm
Flamme (2003)
CPO/JPC CD 777 042-2 (67‘)

Vive la France!
Beneidenswert, wie ungebrochen die französische Orgelmusik den Weg vom 19. ins 20. Jahrhundert gehen

konnte. Während in Deutschland Helmut Walcha in den 1950er Jahren noch ein hartes Reger-Verdikt für

Organisten verhängte, reicht im Nachbarland die Tradition von Franck bis Messiaen.

Die Kontinuität in Paris beruht zumeist
auf einem Lehrer-Schüler-Verhältnis


