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Zwei Wiener Seiten

Antonín Dvoráks sechste Sinfonie, End-
und Höhepunkt seiner „slawischen“

Phase und kleinere Schwester der zweiten
Sinfonie von Johannes Brahms, dreht den
böhmischen Musizierhahn ganz weit auf:
melodischer Überreichtum, samtig-satte
Instrumentation, trotz gelegentlicher Trü-
bungen heitere Grundstimmung. Vollsaftig
stürzt sich das von Myung-Whun Chung
straff geführte Wiener Luxus-Ensemble hier
ins Geschehen: Nebenstimmen-Überlage-
rungen zuhauf in den Ecksätzen, teilweise
wird vor lauter Überschwang allzu unbe-
schwert „drauflos“ musiziert – Wiener
Routine, von Chung nicht belästigt. Sehr
schön gelingt hingegen das träumerische
Adagio, in dem der Seidenglanz der Wiener
Violinen in ein Märchenland führt, und im
sehr rasch genommenen Furiant, Dvoráks
volkstümlichstem Sinfoniesatz, richtet
Hemdsärmeligkeit keinen Schaden an.

Die bekanntere Achte zeigt den Reifepro-
zess des Komponisten deutlich: Ohne auf
Melodienseligkeit, hier in nahezu rhapso-
disch freier Form, zu verzichten, erweist
sich Dvorák hier als Meister des rechten
Maßes, beschränkt sich aufs Wesentliche.
Die Wiener Philharmoniker zeigen sich hier
von ihrer besseren Seite: Die Struktur des
Klangs wird deutlicher als in der Sechsten,
solistische Leistungen (z. B. das erste Flö-
tensolo im Kopfsatz) von exquisiter Eleganz
überzeugen ebenso wie die diesmal nicht
lärmenden Forte und Fortissimo-Passagen,
und Chung arbeitet den rhapsodischen
Duktus der Musik mit agogischer Freiheit
und vielen logisch wirkenden Tempo-
Modifikationen stimmig heraus.

Klang: sehr hell, typisch für den (leeren)
Wiener Musikvereinssaal.

Ludwig Robeller

Interpretation: ★★★
Klang: ★★★★

Dvorák, Sinfonien Nr. 6 D-Dur op. 60
und Nr. 8 G-Dur op. 88; Wiener Phil-
harmoniker, Myung-Whun Chung (1999)
DG/Universal CD 469 046 (76‘52‘‘)

Besser hören

Ernest Chaussons 1890 entstandene ein-
zige Sinfonie ist ein drastisches Beispiel

für die Ungerechtigkeit der Rezeptionsge-
schichte. Die etwa zeitgleich entstandene
Sinfonie von César Franck erfreut sich
größter Popularität, Chaussons sinfonisches
Hauptwerk ist nahezu in Vergessenheit
geraten. Wesentlich bekannter sind die bei-
den „Poèmes“, vor allem das für Violine, das
man häufig auf Geiger-Portraits findet. Im
Kontext mit anderen Werken Chaussons
hört man das Stück anders und besser, nicht
als hyperromantische Schnulze à la „Zigeu-
nerweisen“, sondern als einsätziges Konzert
mit herben Kontrasten, für den Solisten
dankbar und souverän komponiert.

Das „Poème de l’amour et de la mer“
nach Maurice Bouchor wird üblicherweise
von einer Mezzosopranistin gesungen.
François Le Roux’ kerniger Bariton be-
kommt dem teilweise etwas überwagnerten
Werk sehr gut, die Gefahr des abgestanden-
kitschigen Salon-Romantizismus wird ver-
mieden (so schön Régine Crespin oder
Waltraud Meier es auch singen, hinterlässt
dieses Poem doch oft den Eindruck einer
schon lange verblühten Blume).

Allen Beteiligten dieses sinnvoll zusam-
mengestellten Programms ist für ihre
Intensität, ihre Souveränität (Chantal Juillet
braucht keinen Vergleich mit einem ihrer
Geiger-Kollegen zu scheuen) und ihren
Einsatz für einen unterschätzten Kompo-
nisten zu danken.

Ludwig Robeller

Interpretation: ★★★★
Klang: ★★★★★

Chausson, Sinfonie B-Dur op. 20, Poème
für Violine und Orchester op. 25, Poème de
l’amour et de la mer op. 19; Chantal Juillet
(Violine), François Le Roux (Bariton),
Orchestre symphonique de Montréal,
Charles Dutoit (1995/96)
Decca/Universal CD 458 010 (77‘21‘‘)

Grenzgänger mit Profil

A lexandre Tansman (1897-1986) war
ein Grenzgänger. Nicht allein, dass ihn

sein Weg aus Polen über Paris und manch
exotische Exkursion in die Neue Welt führ-
te – auch in seiner Tonsprache hat er ganz
verschiedene Elemente mit wechselndem
Gewicht aufgenommen. Die eigentümliche
Mischung zwischen Relikten aus dem 19.
Jahrhundert, osteuropäischen Rhythmen
und Jazz verleiht seinen Kompositionen ein
starkes eigenes Profil von höchster Qualität,
dem jeder Dogmatismus fremd ist; am ehe-
sten fühlt man sich ob der sehr französi-
schen Art der Instrumentierung an Mil-
haud erinnert (vor allem in den Werken für
Solo-Violine).

Dass beide Einspielungen nahezu aus-
schließlich Werke der 30er Jahre berück-
sichtigen, dürfte kein Zufall sein – diese
Zeit lässt sich nach der mehr erregten als
goldenen Zeit nach dem Ersten Weltkrieg
musikgeschichtlich als Konsolidierungspha-
se beschreiben. Umso mehr wiegt Tansmans
persönliche Schreibweise, die im „Bric à
Brac“-Ballett eher extrovertiert, in der vier-
ten Sinfonie hingegen eher introvertiert er-
scheint. Die Aufnahme des Violinkonzerts
mit der technisch wie tonlich glänzenden
Beata Halska wird dem hohen Anspruch
der Komposition vollauf gerecht.

Michael Kube

Yinon
Interpretation: ★★★
Klang: ★★★

Le Monnier
Interpretation: ★★★★★
Klang: ★★★★

Tansman, Bric à Brac, Sinfonie Nr. 4;
Bamberger Symphoniker, Israel Yinon (1998)
Koch-Schwann CD 6558 (65‘17‘‘)
Tansman, Violinkonzert, Cinq Pièces pour
violon et petit orchestre, Quatre danses
polonaises, Danse de la Sorcière, Rhapsodie
Polonaise; Beata Halska (Violine),
Polnisches Radio-Sinfonie-Orchester,
Bernard Le Monnier (1999)
Olympia/helikon CD 685 (65‘32“)
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Sinfonische Synthese

Bei aller Liebe zu seinem Lehrer Anton
Webern und aller Bewunderung für

Strawinsky und Hindemith war und blieb
Karl Amadeus Hartmann (1905-1963) Sin-
foniker. Sein gesamtes Schaffen kann als
Versuch einer Synthese aus Form und Aus-
druck verstanden werden. In seiner vierten
Sinfonie von 1947, dem einzigen seiner acht
Gattungsbeiträge für eine reine Streicher-
Besetzung, erweist Hartmann sich als Meis-
ter der von Brahms erschaffenen und von
Schönberg so genannten entwickelnden Va-
riation. So konstruiert er den gesamten
langsamen Kopfsatz aus einem Viertaktmo-
tiv und den schnellen Mittelsatz aus einem
kurzen rhythmischen Impuls heraus.

Neben Hartmanns wohl bekanntestem
Werk, dem „Concerto funèbre“, das Isabelle
Faust zwischen zerbrechlichem Klage-Ton-
fall und stählerner Kraft pendeln lässt, war-
tet diese Veröffentlichung noch mit der
Ersteinspielung des Zoltán Kodály gewid-
meten Kammerkonzertes auf. Dessen Con-
certo-grosso-Struktur erfüllt Paul Meyer in
den Tanz-Variationen mit musikantischer
Virtuosität und in der abschließenden Fan-
tasie mit einem magischen Sottovoce.

Das Münchener Kammerorchester inter-
pretiert Hartmann mit eindringlicher Ges-
tik und einem großen dynamischen Spiel-
raum. Geradezu unglaublich, was zwei Dut-
zend Musiker für eine Energie erzeugen
können! Darf man angesichts extrem kom-
plizierter Partituren und einer höchsten
Respekt verdienenden Leistung anmerken,
dass manchmal der intonatorische Fein-
schliff fehlt?

Jörg Hillebrand

Interpretation: ★★★★
Klang: ★★★★

Hartmann, Concerto funèbre für Violine
und Streichorchester, Sinfonie Nr. 4 für
Streichorchester, Kammerkonzert für Klari-
nette, Streichquartett und Streichorchester;
Isabelle Faust (Violine), Paul Meyer (Klari-
nette), Petersen Quartett, Münchener Kam-
merorchester, Christoph Poppen (1999)
ECM/Universal CD 1720 (77‘39“) 

Zwei mehr

Zu den rund 30 Aufnahmen von Gustav
Mahlers „Das Lied von der Erde“, die

derzeit im Bielefelder Katalog verzeichnet
sind, kommen zwei neue hinzu. Gäbe es sie
nicht, würde sie wohl auch keiner vermissen.

Bei der Orfeo-CD handelt es sich um den
Mitschnitt eines Konzertes vom 22. Juni
1996 bei der Schubertiade Feldkirch. Dietrich
Fischer-Dieskau dirigierte das souveräne Ra-
dio-Sinfonieorchester Stuttgart. Der Mit-
schnitt klingt distanziert und pauschal. Dy-
namische Kontraste sind eingeebnet, Ak-
zente werden teilweise missachtet, die
Stimmen stehen zu sehr im Hintergrund.
Christian Elsner weiß in den lyrischen Pas-
sagen zu überzeugen. Sein Tenor erscheint
aber als zu klein für die Partie. Yvi Jänicke
besitzt einen schön gefärbten Mezzo, aber
man nimmt ihr das „müde Herz“ nicht ab.

Diese fehlende Intensität ist auch das
Manko der anderen Aufnahme: Das klang-
lich differenziert und tonschön musizieren-
de Symphonieorchester des Bayerischen
Rundfunks ist transparent und direkt aufge-
nommen. Ben Heppner wird mit seinem
raumgreifenden Tenor den Ansprüchen sei-
ner Partie gerecht, auch Waltraud Meier
hinterlässt keinen schlechten Eindruck.
Doch fehlt beiden jene Identifikation mit
dem Sujet, die man bei Wunderlich und
Ludwig unter Klemperer (EMI) verspürt.
Und bei Maazel klingt technisch alles rich-
tig, aber nichts nimmt den Hörer gefangen.

Gregor Willmes

Fischer-Dieskau
Interpretation: ★★
Klang: ★★

Maazel
Interpretation: ★★★
Klang: ★★★★

Mahler, Das Lied von der Erde; Yvi Jänicke
(Mezzosopran), Christian Elsner (Tenor),
Radio-Sinfonieorchester Stuttgart, Dietrich
Fischer-Dieskau (1996)
Orfeo CD C 44 001 B (64‘59‘‘)
Mahler, Das Lied von der Erde; Waltraud
Meier (Mezzosopran), Ben Heppner (Tenor),
Symphonieorchester des Bayerischen
Rundfunks, Lorin Maazel (1999-2000)
RCA/BMG CD 74321 67957 2 (62‘30‘‘)

Mit Blumine
Yoel Levi setzt seinen Mahler-

Zyklus hier mit der ersten Sinfonie
fort. Die Einspielung erhält einen
gewissen Repertoirewert dadurch,
dass Levi an zweiter Stelle den lieb-
lichen „Blumine“-Satz spielen lässt,
den Mahler nach dem Misserfolg der Buda-
pester Uraufführung 1889 aus dem Werk
genommen hatte.

Erneut kann sich Levi auf ein gutes ame-
rikanisches Orchester verlassen. Aber auch
seine Interpretation bleibt wieder blass: Die
Naturstimmung im ersten Satz trifft er
noch halbwegs, dem Scherzo allerdings fehlt
im Vergleich zu Bernstein (DG) ein wenig
das Derbe und im Vergleich zu Solti
(Decca) das Tänzerische. Dem „Leichenbe-
gräbnis“ geht etwas die Ironie ab. Und im
tumultösen Finale dreht die Aufnahme-
technik der Telarc-Produktion zwar kräftig
auf, die Interpretation erreicht aber den-
noch nicht die Expressivität und kontra-
punktische Durchdringung Bernsteins.

Will

Interpretation: ★★
Klang: ★★★

Mahler, Sinfonie Nr. 1; Atlanta Symphony
Orchestra, Yoel Levi (1999)
Telarc/in-akustik CD 080 545 (62‘14‘‘)

Neuseeländische
Sinfonien

Douglas Lilburn (geb. 1915)
zählt – das unterstreichen die hier
eingespielten Sinfonien eindrucks-
voll – zu den bemerkenswertesten
Komponisten Neuseelands. Er studierte vor
allem in England und zeigt sich intensiv
beeinflusst von Vaughan Williams. Dies
sind melodisch ansprechende, ganz pro-
blemlose Werke, die sich an der Klang-
gestaltung der Sinfonien von Sibelius orien-
tieren. Die Interpretation wirkt ebenso
engagiert wie kompetent; sie dokumentiert
eine Musikkultur, die auf diesem Niveau
nicht zu erwarten war. G.Sch.

Interpretation: ★★★★
Klang: ★★★

Lilburn, Die drei Sinfonien; New Zealand
Symphony Orchestra, John Hopkins
(1992/93)
Continuum/Liebermann CD 1069 (74‘53‘‘)

✩R
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Musik heute

D ie Reihe „Musique aujourd’hui“ stellt
weitgehend unbekannte Komponisten

vor. Der Armenier Ashot Zograbian (geb.
1945) geht mit einer hoch expressiven Mi-
schung aus seriellen Praktiken, mikropoly-
phonen Klangströmen und einem bestri-
ckenden Lyrismus unter die Haut, ob im
bohrend-agressiven Streichquartett, im bu-
kolischen Flötentrio oder in drei farbigen
Ensemble-Stücken, in denen subtile Volks-
musik-Idiome durch die artifizielle Oberflä-
che schimmern.

Youri Kasparov (geb. 1955) bevorzugt bei
nicht minder ausgeprägter Dichte der Kon-
struktion eine vergleichsweise verspielte, de-
tailreiche Klanglichkeit. Seine Stücke leben
vom Reiz ungewöhnlicher Besetzungen.

Der Franzose Louis Saguer (1907-1991)
hat ein breites Lied-Schaffen hinterlassen.
Sein impressionistisch angehauchter Neo-
klassizismus steht dem Groupe des Six nahe.

Dirk Wieschollek

Zograbian

Interpretation: ★★★★★
Klang: ★★★★★

Kasparov / Sanguer
Interpretation: ★★★★
Klang: ★★★★

Zograbian, Streichquartett Nr. 1, Ritual,
Parabel, Serenade, Bumerang-Spiele I;
Moskauer Ensemble für Zeitgenössische
Musik, Alexei Vinogradov (1999)
Kasparov, Teufelstriller, Ein Traum, Licht
und Schatten, Zwölf Interrelationsbeispiele,
Reminiszenz, Sieben trügerische Bilder der
Erinnerung; Ekaterina Kichigina (Sopran),
Jeffrey Lyman (Fagott), Ludmila Golub
(Orgel), Kontrabass-Oktett Rustem Gab-
dullin, Moskauer Ensemble für Zeitge-
nössische Musik, Alexei Vinogradov (1999)
Saguer, Treize Comptines, Quadrilles,
Quatre Contrerimes, Musique à trois, Mo-
tivos de son; Sonia de Beaufort (Mezzo-
Sopran), Schlagzeuger des Bolschoi-Theaters,
Moskauer Ensemble für Zeitgenössische
Musik, Staatliches Russisches Sinfonie-
Orchester für Filmkunst, Jean Thorel (2000)
le chant du monde/helikon CD 2781119
(66‘25‘‘), CD 2781120 (68‘17“) und CD
2781121 (77‘28“)

Präludien ohne Fugen

Der Däne Vagn Holmboe (1909-1996)
hat fast sieben Jahrzehnte hindurch das

Musikleben seiner Heimat maßgeblich mit
geprägt. Sein umfangreiches Werkverzeichnis
umfasst u. a. 13 Sinfonien, fast ebenso viele
Streichquartette und weitere 350 Arbeiten.
Wie für Béla Bartók war für Holmboe die
Volksmusik verschiedener europäischer Re-
gionen der geistige Ausgangspunkt seines
musikalischen Denkens. Daneben hat vor
allem das Schaffen von Jean Sibelius Spuren
in seinen Werken hinterlassen.

Die Präludien für klein besetztes Sinfo-
nieorchester entstanden während Holm-
boes letzten Lebensjahrzehnts. Es handelt
sich um eine Reihe von insgesamt zehn sin-
fonischen Skizzen, denen der Komponist
programmatische Titel gegeben hat. Die
ersten fünf liegen jetzt erstmals auf CD vor.
Formal arbeitet Holmboe in diesen Werken
vor allem Modelle der entwickelnden Varia-
tion. Der Reichtum an motivischen Ablei-
tungen ist enorm; melodische oder rhyth-
mische Strukturen scheinen dagegen eher
wenig ausgeprägt. Es sind stimmungsvolle,
eher leichtgewichtige Genre-Bilder, die
Holmboe hier entwirft, Präludien eben, die
einen ersten, flüchtigen Eindruck vermit-
teln wollen. Dabei gelingen ihm immer
wieder Wendungen aus dem Geist der
Volksmusik, voller Anmut und nicht selten
von leicht melancholischem Charakter.

Die Athelas-Sinfonietta Kopenhagen
setzt das gleichsam Pastellfarbene dieser Par-
tituren mit der nötigen Leichtigkeit und
Verspieltheit um.

Martin Demmler

Interpretation: ★★★
Klang: ★★

Holmboe, Präludien für Sinfonietta Vol. 1:
op. 166 Nr. 2, op. 168 Nr. 3, op. 172c Nr.
5, op. 184 Nr. 8 und op. 188 Nr. 10;
Athelas Sinfonietta Kopenhagen, Giordano
Bellincampi (1998)
dacapo/Naxos CD 8.224123 (50‘02‘‘)

Wunder-
Buch

Erstaunlich, was
Maurice Ohana (1914-1992), einer der
wichtigen französischen Vertreter der älteren
Moderne, einem groß besetzten Orchester zu
entlocken vermag, ohne sich motivisch zu
binden oder einer matten Statik zu erliegen.
So formen sich die 13 knapp gefassten Stücke
des „Livre des Prodiges“ („Buch der Wunder“,
1979) zu einer veritablen sinfonischen Etüde,
ohne gleich die ganze Tradition mitzudenken.
„Synaxis“ (1966) ist schon von der Besetzung
her (vier Schlagwerk-Solisten) stärker durch
punktuelle Aktionen geprägt. Intimere Töne
schlägt der vielseitige Anssi Karttunen in „An-
neau du Tamarit“ an, einer tiefschürfenden
Hommage an Federico Garcia Lorca.    mku

Interpretation: ★★★★
Klang: ★★★★

Ohana, Livre des Prodiges, Anneau du
Tamarit, Synaxis; Anssi Karttunen
(Violoncello), Pascal Devoyon, Christian
Ivaldi (Klavier), Orchestre Philharmonique
du Luxembourg. Arturo Tamayo (2000)
timpani/Note 1 CD 1056 (66‘10‘‘)

Sonore
Ströme

Diese belgische
Produktion ist in
vielfacher Hinsicht
herausragend. Sie

schließt eine seltsame Lücke im Repertoire
zeitgenössischer Musik – Giacinto Scelsis
Ende der 60er Jahre in enger Folge enstan-
denen Stücke für Streichorchester wurden
bis dato nicht eingespielt. Hier werden ver-
schüttete Werke geborgen, die den legen-
därsten Produktionen ihrer Zeit an die Seite
gestellt werden können. Überdies ist der
interpretatorische Umgang mit Scelsis flu-
oreszierenden Klangflächen und ihren mi-
kroskopischen Artikulations- und Tonhö-
hen-Schwankungen nicht nur differenziert,
sondern glühend expressiv. Selten zuvor hat
man diese asketische, den Einzelton aushor-
chende Musik in so mächtigen Resonanz-
Strömen dahinfließen hören. Wie

Interpretation: ★★★★★
Klang: ★★★★★

Scelsi, Natura Renovatur, Anaganim,
Ohoi, Elohim; Orchestre Royal de Chambre
de Wallonie, Jean-Paul Dessy (1998)
Forlane/Note 1 CD 16800 (34‘08‘‘)

✩R



Schwebung
Es muss erstaunen,

dass sich das Solo-
Konzert, trotz zu-

nehmender Strukturierung der Parameter
und Verklanglichung des Verlaufs, in der
zweiten Hälfte des 20. Jahrhunderts anhal-
tender Beliebtheit erfreute. In György Lige-
tis Violinkonzert (1989-92) ist die einstige
Mikropolyphonie einer gleichermaßen fas-
zinierenden wie sperrigen Mikrotonalität
gewichen, die mit Obertönen spielt. Der
Däne Per Nørgård (geb. 1932) scheut nicht
das kantable Element. Zentral ist jedoch die
Ausnutzung von Schwebungen zwischen den
Instrumenten, die als selbstverständliche
Erweiterung des Horizonts wirkt. Der ange-
nehm kühl aufspielenden Christina Åstrand
steht mit Thomas Dausgaard ein penibler
Klang-Regisseur zur Seite. mku

Interpretation: ★★★★
Klang: ★★★★

Ligeti, Violinkonzert; Nørgård, Helle
Nacht, Sonata; Christina Åstrand (Violine),
Dänisches Nationales Radio-Sinfonie-
Orchester, Thomas Dausgaard (1999)
Chandos/Koch CD 9830 (67‘41‘‘)

Religiöse
Konzerte
Die beiden Kon-

zerte machen schon
nach wenigen Takten
deutlich, dass es sich

bei dem 1959 geborenen James MacMillan
um einen Komponisten handelt, der nicht
nur experimentiert, sondern wirklich etwas
zu sagen hat. Abgesehen von den religiös
bewegten Programmen faszinieren die
Werke durch den Solisten auf den Leib
geschriebene Partien und einen Orchester-
satz, der sich zwischen erhabenem Ritual,
zarter Fläche und frecher Pointierung be-
wegt. Dem werden Interpretation und Auf-
nahmetechnik in jeder Weise gerecht.
MacMillans knapp halbstündige Konzerte
fordern Aufmerksamkeit, belohnen offene
Ohren aber reichlich. mku

Interpretation: ★★★★★
Klang: ★★★★

MacMillan, Epiclesis, Ninian; John
Wallace (Trompete), John Cushing
(Klarinette), Royal Scottish National
Orchestra. Alexander Lazarev (1999)
BIS/KlassikCenter CD 1069 (61‘15“)

Ost-Klassi-
zismus

Heinz Röttger hat
sich in erster Linie als Dirigent einen Na-
men gemacht. Dem Komponisten Röttger
ist nun eine CD der Reihe „Zeitgenossen
Ost“ gewidmet, die drei seiner späten Or-
chesterwerke (1965-69) vorstellt, sehr
eigenwillige Arbeiten, die ihn als einen Indi-
vidualisten zeigen, der sich von keiner der
herrschenden Strömungen vereinnahmen
ließ. Strawinsky klingt hier ebenso an wie
Hindemith oder Bartók. Über die Satztech-
nik dieser drei geht Röttger allerdings nur
selten hinaus. Der Neoklassizismus bleibt
die vorherrschende stilistische Ausrichtung
seiner Kompositionen. M.D.

Interpretation: ★★★
Klang: ★★

Röttger, Sinfonietta per archi, Violinkon-
zert, Dessauer Sinfonie; Gustav Schmahl
(Violine), Rundfunk-Sinfonieorchester
Berlin und Leipzig, Heinz Röttger (1968-76)
Hastedt CD 5314 (61‘37‘‘) ADD

Höchst
expressiv

Spätestens mit
dem 1976 entstan-
denen Violinkon-
zert beginnt in
Krzysztof Pendere-
ckis Schaffen eine
Rückbes innung
auf die Klangideale

der Spätromantik. Zu dieser Werkgruppe
zählen auch die hier vorliegenden Sinfonien
Nr. 2 und 4, in denen Penderecki nicht nur
das romantische Klangbild aufgreift, son-
dern auch formal mit traditionellen Mo-
dellen wie dem Sonatenhauptsatz operiert.
Trotz des eher rückwärts gewandten An-
satzes erreicht er ein Höchstmaß an Expres-
sivität. Es ist leidenschaftliche Ausdrucks-
musik, ohne Fehl musiziert, in der der
Komponist vor allem elegische und sogar
nostalgische Töne anschlägt. M.D.

Interpretation: ★★★★
Klang: ★★★

Penderecki, Orchesterwerke Vol. 3:
Sinfonien Nr. 2 und 4; Nationales
Polnisches Radio-Sinfonie-Orchester
Katowice, Antoni Wit (1999)
Naxos CD 8.554492 (65‘14“)
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Amerikanische Passion

Christopher Rouse ist dafür bekannt,
eine sehr expressive, bildhafte Musik zu

schreiben. Der 1949 geborene Amerikaner,
Pulitzer-Preisträger des Jahres 1993, in sei-
ner Heimat einer der meist gespielten
lebenden Komponisten, versteht es immer
wieder, originelle musikalische Strukturen
mit einem hohen Maß an Emotionalität zu
verbinden.

Auf dieser CD umrahmen zwei kurze
Stücke für Schlagzeug-Ensemble zwei
größer besetzte Werke. In ersteren organi-
siert Rouse fesselnde, kraftvolle Rhythmen
in repetitiven Mustern, was der Musik
einen archaischen und gleichzeitig vor-
wärtsdrängenden Charakter verleiht. Das
„Concerto per corde“ entpuppt sich als
Concerto-grosso-artige dreisätzige Fantasie
über das viertönige Motiv D-Es-C-H, die
Initialen Dimitri Schostakowitschs – ein
hoch expressives Werk, dessen elegischer
Charakter sich vor allem in den weitgehend
tonal gehaltenen langsamen Außensätzen
entfaltet.

„Rotae Passionis“" schließlich ist eine
Auseinandersetzung mit Kreuzigungs-
Gemälden der flämischen und deutschen
Renaissance. Programmatisch wird hier der
Leidensweg Christi nachgezeichnet, von der
Nacht im Garten Gethsemane bis zu sei-
nem Tod am Kreuz. Rouse entwickelt keine
platten Tableaus, sondern eine klanglich
außerordentlich stimmige und ausdrucks-
starke Szenerie. Für klein besetztes Kam-
merensemble komponiert, pendelt dieses
fast karge Stück zwischen dynamischen
Extremen. Immer wieder gelingen Rouse
neuartige Klang-Kombinationen und reiz-
volle dramaturgische Abläufe.

Martin Demmler

Interpretation: ★★★
Klang: ★★★

Rouse, Ku-Ka-Ilimoku, Concerto per 
corde, Rotae Passionis, Ogoun Badagris; 
The Concordia Orchestra, Martin Alsop
(1997/99)
Koch CD 37468 (55‘50‘‘)

Sinfonischer
Grenzgang

Der finnische Komponist Magnus
Lindberg (geb. 1958) schreibt bevor-

zugt für sein „Lieblingsinstrument“, das Or-
chester. Sein Œuvre ist geprägt von einem
breiten Spektrum musikalischen Materials
zwischen traditionellen Klangwelten und
Live-Elektronik. Sehr unterschiedliche
Kompositionsansätze dokumentieren die
Weltersteinspielugen des Werkpaares
„Aura“ und „Engine“.

Das klanggewaltige, Witold Lutoslawski
gewidmete Orchesterstück „Aura“ (1993/94)
birgt sinfonischen Gestus, wobei die vier
Sätze ohne Pause ineinander übergehen.
Episodenartig wechseln Abschnitte für ei-
nen großen Orchesterapparat mit kammer-
musikalischen Passagen. Bezüglich Klang-
farbe, Harmonik und Dynamik konstruiert
Lindberg einen ständiges Wechselspiel zwi-
schen dramatischer Spannung und deren
Auflösung.

Die Inspiration für das 1996, im Rahmen
des Aldeburgh-Festival uraufgeführte ein-
sätzige Orchesterstück „Engine“, basiert auf
den Möglichkeiten des Computers, musi-
kalisches Material zu organisieren. Für
„Engine“ hat Lindberg eine eigene Compu-
ter-Software entwickelt, die Partitur wird
jedoch gänzlich durch Musiker realisiert,
ohne jegliche Elektronik. Der Hörer nimmt
ein rhythmisch äußerst komplexes Klang-
Gewebe wahr, das zuweilen sakralen Cha-
rakter trägt.

Beide Kompositionen bieten in der beste-
chend feinnervigen Interpretation unter
Leitung von Oliver Knussen ein spannen-
des Hörerlebnis.

Yvonne Drynda

Interpretation: ★★★★★
Klang: ★★★★

Lindberg, Aura, Engine; BBC Symphony
Orchestra, London Sinfonietta, Oliver
Knussen (1997/98)
DG/Universal CD 436 184 (60‘10‘‘)

Entfesselte Virtuosität

Der 1960 geborene Hanspeter Kyburz
gehört zu den erfolgreichsten Avant-

garde-Komponisten der 90er Jahre. Nahezu
alle wichtigen Ensembles für Neue Musik
in Europa haben Werke aus seinem noch
relativ schmalen Œuvre im Repertoire, das
Klangforum Wien ebenso wie das Pariser
Ensemble Intercontemporain oder das
Ensemble Modern aus Frankfurt. Bei seinen
Arbeiten handelt es sich um äußerst virtuo-
se Partituren, die auf erstaunlich suggestive
Art rationale Gestaltung und spontane
Setzung – Kyburz selbst spricht in diesem
Zusammenhang von „assoziativer Unge-
duld“ – miteinander verbinden.

Das klangliche Ergebnis nimmt unmit-
telbar gefangen. Rasende Figurationen
wechseln mit Episoden von großer Ruhe
und Klarheit. Kyburz, der sich intensiv mit
neuesten Erkenntnissen und Ideen aus
Philosophie und Naturwissenschaften aus-
einandergesetzt hat, entwickelt daraus
musikalische Modelle, die durch ihre dyna-
mische dramaturgische Struktur und die
lebendige Ausgestaltung überzeugen. Das
gilt für „Malstrom“ für vier Orchester-
gruppen, in dem er sich auf eine Erzählung
Edgar Allan Poes bezieht, ebenso wie für das
vier Jahre zuvor entstandene Ensemble-
Stück „Parts“.

Die Aufnahmen auf dieser CD lassen,
vielleicht auch wegen der innigen Bezie-
hung zwischen Interpreten und Komponist,
keine Wünsche offen – dem Klangforum ist
Kyburz seit vielen Jahren eng verbunden,
Hans Zender war sein wahrscheinlich wich-
tigster Kompositionslehrer.

Martin Demmler

Interpretation: ★★★★
Klang: ★★★★

Kyburz, Malstrom für großes Orchester,
The Voynich Cipher Manuscript für Chor
und Ensemble, Parts für Ensemble;
Südfunk-Chor Stuttgart, Klangforum Wien,
SWR-Sinfonieorchester Baden-Baden und
Freiburg, Rupert Huber, Peter Rundel,
Hans Zender (1996/98)
Kairos/edel CD 1252 (59‘15‘‘)
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gleitende Kammerorchester der Würzbur-
ger Musikhochschule, an der Hummel
1963-88 als Professor wirkte, tritt in den
„Klangfiguren“ (1971) für 17 Streicher als
Protagonist auf und schafft suggestive Clus-
ter-Flächen. Gemeinsam mit drei anderen
Werken dokumentieren sie exemplarisch
Hummels kammermusikalisches Schaffen.
Bereits die während seiner Studienzeit ent-
standene Violinsonate lässt dabei die cha-
rakteristische Keimzellen-Technik erken-
nen. Klanglich wesentlich kühner wirkt das
zweite Streichquartett (1972), während die
Joshua Epstein gewidmete Suite (1982)
ganz auf der Linie der klassischen Solo-Wer-
ke liegt.

Weitere Kammermusik vereint eine
Sammlung unter dem Motto „Musik für
junge Spieler“. Diese Kompositionen ent-
standen für Teilnehmer des Wettbewerbs
„Jugend musiziert“. Himmelweit der Un-
terschied zwischen den „Klavierstücken für
Kinder“ und der hoch artifiziellen dreiteili-
gen „Hommage à Alban Berg“ (1985), die
ein Programm mit drei Lied-Zyklen auflo-
ckert.

Eine komplette Veröffentlichung ist al-
lein Hummels Werken für Saxophon ge-
widmet. Das Würzburger Saxophonquar-
tett musiziert mit großer dynamischer
Spannweite und luftiger Tongebung, und
sein Primarius Normand DesChênes, des-
sen Sopran ein wenig quäkig klingt, bietet
vier Duette mit verschiedenen Partnern dar,
von denen das letzte mit seinem Orgelpart
zu Hummels geistlichen Werken überleitet.
Die je drei Messen und Motetten sind zwei-
fellos Gebrauchskompositionen für Laien-
chöre. Das gilt auch für die Missa brevis für
Chor und je zwei Oboen, Fagotte, Trompe-
ten und Posaunen, die 1952 in Donau-
eschingen uraufgeführt wurde. Leider
scheint Domkapellmeister Koesler auch die
Bläser-Partien mit Amateuren besetzt zu ha-
ben – der Schalmeien-Sound der beiden
Oboisten zieht einem glatt die Schuhe aus.

Gewaltig wiederum der Sprung zu dem
groß angelegten Kilians-Oratorium „Der
Schrein der Märtyrer“ für Soli, Knaben-
und gemischten Chor, drei Orgeln, Schlag-
zeug-Gruppe und Orchester. Den Text stell-
te Bischof Paul-Werner Scheele zusammen.
Mit dem Mitschnitt der Uraufführung
1989 im Würzburger Dom wurde diese
verdienstvolle Reihe eröffnet.

Jörg Hillebrand 

Hummel studierte 1947-54 in Freiburg
bei Harald Genzmer. Während der

Hindemith-Schüler einen neoklassischen
Ansatz verfolgte, öffnete Hummel sich früh
einem Pluralismus der Methoden, insbe-
sondere der Dodekaphonie und den Klang-
farben-Theorien Olivier Messiaens. Beide
Elemente vereint er im Kopfsatz seiner
zweiten Sinfonie (1965/66). Ein sechstöni-
ger Zentralklang wandert durch Register
und Instrumenten-Familien und erzeugt so
ein mannigfaltiges Wechselspiel der Farben.
Nachdem auch die „Fantasia“ das Material
einer permanenten Metamorphose unter-
wirft, führt das „Finale concertante“ diese
zentrale Idee des Werkes zu ihrem Höhe-
punkt, auf dem eine gregorianische „Te De-
um“-Melodie erklingt und sogleich mit ver-
arbeitet wird. Die Bamberger Symphoniker
begeistern in ihrer Wiedergabe unter Hanns
Reinartz durch konzentrierte Holzbläser-
Soli und drohendes Blech, treffen die mar-
kanten Rhythmen jedoch nicht immer auf
den Punkt.

Während in der Sinfonie die Schrecken
des Zweiten Weltkriegs letztlich optimis-
tisch überwunden werden, enden die „Visi-
onen“ (1980) nach der Apokalypse des Jo-
hannes offen: Ein aus vier reinen Dreiklän-
gen bestehender Zwölfton-Klang deutet die
Vision vom himmlischen Jerusalem nur an.
Werner Andreas Albert und die Münchner
Philharmoniker interpretieren das für die
Kollegen aus Berlin geschriebene Werk zu-
verlässig und glaubwürdig.

Ebenso stimmig, wenngleich nicht ganz
so kompakt-wuchtig wie die großen Kon-
kurrenten, bewältigt das Philharmonische
Orchester Würzburg die dritte Sinfonie
(1996), die auf dem „Jeremias“-Roman von
Franz Werfel basiert. Auch hier arbeitet
Hummel mit festgelegten Tonfolgen, Ak-
korden und Rhythmen, doch weicht der
Gedanke der Entwicklung dem der Gegen-
überstellung musikalischer Zustände.

Das zweisätzige „Poem“ bezieht sich auf
das Gedicht „Stufen“ aus Hermann Hesses
„Glasperlenspiel“. Widmungsträger Julius
Berger spielt es mit geradezu körperlich
spürbarer Intensität. Das aufmerksam be-

Hummel, Sinfonie Nr. 2 op. 30, Visionen op.
73, Poem für Violoncello und Kammerorchester
op. 80; Julius Berger (Violoncello), Kammeror-
chester der Hochschule für Musik Würzburg,
Bamberger Symphoniker, Münchner
Philharmoniker, Günther Wich, Hanns Reinartz,
Werner Andreas Albert (k. A.)
Conventus Musicus CD 108 (73‘40“)
Hummel, Sinfonie Nr. 3 op. 100; Philharmonisches
Orchester Würzburg, Jonathan Seers (1997)
Conventus Musicus CD 107 (45‘19“)
Hummel, Klangfiguren op. 43, Violinsonate op.
6, Streichquartett Nr. 2 op. 46, Suite für Violine
solo op. 78; Margret Hummel, Joshua Epstein
(Violine), Günter Schmidt (Klavier), Seraphim-
Quartett, Kammerorchester der Hochschule für
Musik Würzburg, Hanns Reinartz (k. A.)
Conventus Musicus CD 106 (59‘20“)
Hummel, Sonatinen für Klavier op. 56a, Violine
und Klavier op. 35a, Viola und Klavier op. 52b,
Violoncello und Klavier op. 19a, Kontrabass und
Klavier op. 69b, Zehn Klavierstücke op. 56b;
Margret Hummel (Violine), Florian Hummel (Vi-
ola), Cornelius Hummel (Violoncello), Michinori
Bunya (Kontrabass), Manfred Dietz, Ernst
Ueckermann, Susanne Hummel, Susanne Bunya
(Klavier) (1987)
Conventus Musicus CD 102 (48‘32“)
Hummel, Drei Klavierstücke op. 83, Invocation
op. 7, Notturno op. 75b, Hesse-Lieder op. 71a,
Storm-Lieder op. 71b, Eichendorff-Lieder op.
88b; Martin Hummel (Bariton), Armin Fuchs
(Klavier) (1995)
Conventus Musicus CD 104 (72‘11“)
Hummel, Musik für vier Saxophone op. 88f, Tre
Pezzi für Alt-Saxophon solo op. 81e, Sonata brevis
für Alt-Saxophon und Klavier op. 95a, Due a due
für Sopran-Saxophon und Schlagzeug op. 88a, In-
vocationes für Sopran-Saxophon und Orgel op.
68b; Normand DesChênes, (Saxophon), Denis
Dionne (Schlagzeug), Luise Königshausen (Kla-
vier), Wolfgang Hörlin (Orgel), Würzburger Saxo-
phonquartett (1996)
Conventus Musicus CD 105 (70‘10“)
Hummel, Adagio für Orgel op. 21, Ad missam
für zwei Orgeln op. 97g, Missa für Chor a cappel-
la op. 16, Missa brevis für zwei gleiche Stimmen
und Orgel op. 18c, Missa brevis für Chor und
Bläser op. 5, Dankhymnus op. 57b, Ave Maria op.
97e, Nicht vom Brot allein; Paul Damjakob, Gre-
gor Frede, Wolfgang Schneider (Orgel), Dommu-
sik Würzburg, Siegfried Koesler (1995)
Conventus Musicus CD 103 (72‘48“)
Hummel, Der Schrein der Märtyrer op. 90; Bar-
bara Schlick (Sopran), Lioba Braun (Alt), Clemens
Bieber (Tenor), Martin Hummel (Bariton), David
Midboe (Bass), Stephan Rehm (Sprecher), Dom-
musik Würzburg, Siegfried Koesler (1989)
Conventus Musicus 2 CD 100 (127‘09“)

Fränkischer Prophet
Das Label Conventus Musicus ehrt mit einer Edition den Komponisten 

Bertold Hummel, der am 27. November fünfundsiebzig Jahre alt wird.

 


