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p ^ Mut zum frühen
"< Strawinsky.

«litt

Strawinsky, Sinfonie Es-Dur, Der Feuervogel
- Ballettsuite (Fassung 1945), Scherzo ä la russe,
Kanon über eine russische Volksmelodie; Russi-
sches Nationalorchester, Michail Pletnev;
DG CD 453 434-2 (WD: 71 '04") DDD
Aufhahmedatum; 1996
Klangbild: Präsent, klar, voll.
Fertigung: Einwandfrei.

Um Strawinskys Sinfonie in Es, sein Opus 1, ma-
chen die meisten Dirigenten einen Bogen.
Warum eigentlich? Muß man sich der Beschäf-

tigung mit diesem Werk schämen, das Strawinsky
nach Abschluß seiner Studien bei Nikolai Rimsky-
Korssakoff schrieb und seinem Lehrer widmete?
Wohl kaum. Die 1907 abgeschlossene, 1908 in St. Pe-
tersburg uraufgeführte Sinfonie zeigt den 26jährigen
Strawinsky als reifen Komponisten, der sein Metier
beherrscht, zu erfinden und zu instrumentieren ver-
steht, der sich der Tradition bewußt ist und sich zum
Klassizismus bekennt. Unverkennbar sind die Ein-
flüsse nicht nur von Rimsky-Korssakoff, sondern
auch von Tschaikowsky oder Glasunow. Der Kopfsatz
kommt unmißverständlich und direkt zur Sache: ein
kräftiges Allegro; das folgende Scherzo ist tänzerisch
bewegt, an dritter Stelle steht ein stimmungsvoller,
ausladender langsamer Satz, am Ende ein Finale vol-
ler Temperament. All das läßt die glänzende, inspi-
rierte Aufführung hören.

Strawinskys „Feuervogel"-Suite, in der deutlich
schwächeren späteren Fassung von 1945 eingespielt,
klingt anders als man sie von europäischen oder
amerikanischen Orchestern kennt - vielleicht „russi-
scher", nicht so dramatisch oder explosiv wie sonst
häufig. Wie so oft bei Pletnev und dem Russischen
Nationalorchester sind Präzision, klare Disposition,
weite Dynamik, dazu ein eigener, unverwechselbarer
Stil zu bewundern. Die Streicher verströmen Inten-
sität und Wärme, die Bläser sind klar, es wird kanta-
bel, teils schwelgerisch musiziert, farbig und sehr
nuanciert. Ein weiteres großes Plus ist die struktu-
relle Klarheit: man hört, was notiert ist.

Die „Zugaben" sind eher belanglos geraten: Das
Scherzo ä la russe kommt schwer daher, hat zuviel
Bodenhaftung, keine Eleganz, keine Leichtigkeit, kei-
nen Esprit. Der Kanon über eine russische Volksme-
lodie ist kurz (knapp 1 Minute) und nichtssagend.

Helge Grünewald

m
Packend un-

» sentimental.

Weill, Die sieben Todsünden (Ballett mit Ge-
sang), Sinfonie Nr. i; Teresa Stratas
(Sopran/Anna I), Nora Kimball (Sopran/Anna
II), Herbert Parry (Bariton/Vater), Peter Rose
(Baß/Mutter), Frank Kelley (Tenor/Sohn 0, Ho-
ward Haskin (Tenor/ Sohn 11), Orchestre de
l'Opera de Lyon, Kent Nagano;
Erato/East-West-Records CD 0630-17068-2
(WD: 58'53") DDD
Aufnahmedatum: 1993,1996
Klangbild: Scharf konturiert, Hintergrund-
geräusche der Tänzerin.
Fertigung: Erläuterungen und Inhaltsangabe
dreisprachig; technisch einwandfrei.
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Das Video der Produktion in der Opera de Lyon
war eine Enttäuschung (vgl. FF 8/95), denn Pe-
ter Seilars war der dem Medium innewohnen-

den Bebilderungssucht aufgesessen. Parallel zu den
Videoaufzeichnungen wurde die Tonspur der „Sieben
Todsünden" aufgezeichnet - und ohne die teils über-
flüssige Bilderflut ist nun gleichsam live zu hören,
daß sich zwei Künstler auf gleicher Wellenlänge tra-
fen. Daß Teresa Stratas eine tiefgehende Affinität zu
Kurt Weill hat, ist durch mehrere Aufnahmen und
viele Auftritte bekannt. Sie hat sich nach ihrer
Opernkarriere zur großen Diseuse entwickelt. Ver-
gleiche braucht sie dabei nicht zu scheuen. Sie besitzt
viel mehr Stimme als der „klassische Maßstab" Lotte
Lenya, auch als Gisela May, erst recht als der derzei-
tige Hätschelstar Marianne Faithful (vgl. FF 1/97), und
kann deshalb die originale Sopranfassung singen.
Wichtiger noch: ihre Farben- wie Expressionspalette
übertrifft die von Angelina Reaux bei weitem und
verweist Ute Lemper in den Bereich des Boutiquen-
Chics (vgl. FF 3/97). Gestützt von einer glasklaren
Aufnahmetechnik servieren Nagano, das auf ihn ein-
geschworene Orchester und die Stratas die bissige
Klage Brecht/Weills über „die Verhältnisse", die Men-
schen ihrer Humanität berauben, ungeschönt, kan-
tig, lakonisch, ja fast mit einer vorwurfsvollen Rot-
zigkeit - eine Spitzenaufnahme.

„Kleine Symphonie. Nachstücke 1933" hat Kurt
Weill auf das Manuskript seiner heute als Sinfonie
Nr. 2 geführten Partitur geschrieben. Kent Nagano
und sein abermals unsentimental eingestimmtes Or-
chester machen gleich einleitend die drückende At-
mosphäre, dann auch das trauermarschähnliche Pro-
fil des Largo deutlich - da sind Gefühlslagen des Exils
hörbar eingegangen. Mit ihrer eingängigen Melodik,
der klaren Phrasierung, der Blechbläserprägnanz
und dem häufigen rhythmischen Ostinato ist diese
Sinfonie im Vergleich mit den Kompositionen der
Zwölfton-Avantgarde jener Jahre ein beeindrucken-
des Beispiel, daß sich ohne NS-Bruch und Exil sehr
wohl eine „andere Moderne" hätte entwickeln kön-
nen, die sich womöglich nicht so weit vom Publikum
entfernt hätte, wie wir dies heute erleben.

Wolf-Dieter Peter
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K O N Z E R T E

Bemerkenswert
umsichtig.

C.Ph.E. Bach, Violoncellokonzert A-Dur Wq
172, Porpora, Violoncellokonzert G-Dur,
Haydn, Violoncellokonzert D-Dur Hob. Vllb:2;
Jens Peter Maintz (Violoncello), Kammerorche-
ster Carl Philipp Emanuel Bach, Hartmut Haen-
chen;
Philips CD 456 015-2 (WD: 58'53") DDD
Aufnahmedatum: 1996
Klangbild: Präsent, warm.
Fertigung: Einwandfrei.

J ens Peter Maintz gehört offenbar zu jener Art jun-
ger Musiker, die zwar eine konventionelle Ausbil-
dung mit Blick auf eine große internationale Kar-

riere gewählt, ihre Aufmerksamkeit aber nicht den
Entwicklungen der historisch orientierten Auf-
führungspraxis verschlossen haben. So findet man
bei dem dreißigjährigen Cellisten, der 1994 den in sei-
nem Fach seit 17 Jahren nicht mehr vergebenen er-
sten Preis des ARD-Musikwettbewerbs gewann, bei-
des, nämlich einerseits das Bekenntnis zum moder-
nen Instrumentarium samt seiner spezifischen Tech-
nik, andererseits einen geschulten Sinn für Phrasie-
rung und Ausdrucksprinzipien des 18. Jahrhunderts.
Maintz verfügt über einen sehr kräftigen, aber
schlanken und differenziert artikulierten Ton, weiß
sein Vibrato wohl zu dosieren und sucht keine ober-
flächlichen Effekte, sondern ernsthafte Affekte. Drei
Cellokonzerte stellt er hier in spielerischer Perfekti-
on und geschmackvoller Interpretation vor, deren
erste beide nicht nur musikgeschichtlich, sondern
auch biographisch auf Haydns Meisterwerk hin-
führen sollen. Dabei gelingt es dem Solisten gut, in
Bachs Konzert den empfindsamen Ton zu treffen,
auch wenn seine eigenen Kadenzen rhetorisch etwas
aus dem Rahmen fallen. In Porporas Konzert, das in
seiner Affektstruktur sicherlich am schwierigsten zu
entschlüsseln ist, kommen vor allem die gefälligen
Seiten recht gut zur Geltung, während Maintz bei
Haydn seine Spielfreude noch stärker in den Dienst
einer dezidierten Werkgestaltung stellt, so daß er
hier dem Hörer eine klarere Vorstellung von dem
Konzert vermitteln kann.

Routiniert und wendig begleitet das Kammeror-
chester Carl Philipp Emanuel Bach, das auch hier sei-
ner Neigung zu einem etwas zackigen Bogenstrich
nachgibt, wenngleich die dadurch erstrebte Brillanz
diesmal nicht so kühl wirkt wie in früheren Ein-
spielungen, da die Aufnahmetechnik den Gefahren
dieser Tendenz umsichtig entgegen wirkte. Ein Wer-
mutstropfen ist aber das Geklimpere des Continuo-
cembalisten, der die Aufmerksamkeit des Hörers im-
mer wieder auf die falschen Stellen ablenkt.

Matthias Hengel brock

EDUARD
ERDMANN

Verantwor-
tungsvolle Per-
sönlichkeit.

^Die Schaliplatten
192&-1945

Eduard Erdmann — Die Schallplatten 1928-
1945: Beethoven, Klavierkonzert Nr. 3 c-Moll
op. 37, Bagatelle Es-Dur op. 126/6, Schumann,
Konzertstück G-Dur op. 92, Haydn, Andante
con variazioni f-Moll Hob. XVII: 6, Brahms,
Drei Intermezzi op. 117, Smetana, Hochzeits-
szenen, Debussy, Minstrels, Ondine (aus den
Preludes), Schubert, Zwölf Deutsche Tänze D
790, Erdmann, Foxtrott C-Dur, Krenek, Klei-
ne Suite op. 13/a; Eduard Erdmann (Klavier),
Berliner Philharmonisches Orchester, Artur Ro-
ther, Orchester des Reichssenders München,
Hans Rosbaud;

Bayer Records/Note 1 2 CD 200 044/45 (WD:
io8'if)AAD
Aufnahmedatum: 1928-1945
Klangbild: Den Zeitumständen entsprechend,
etwas baßlastig, aber sehr präsent und abge-
rundet.
Fertigung: Tadellos; ausführliches Booklet
über Leben und Tätigkeit Erdmanns.

Um Eduard Erdmann (1896-1958) ist es, trotz ge-
legentlicher Wiederauflagen seiner Schall-
platten- und Rundfunkaufnahmen, in den letz-

ten Jahren etwas still geworden, was den Wert des
hier vorliegenden CD-Remakes noch erhöht. Denn
mit Erdmann lernt die heutige Generation der Musik-
liebhaber, die ihn persönlich nicht mehr erleben
konnte, eine selten gewordene Spezies unter den
Künstlerpersönlichkeiten kennen. Erdmann ging es
nie ums bloße technische Vorführen seines Könnens,
um das Virtuosentum mit eingegrenztem Repertoire,
sondern um ein historisch verantwortungsvolles Ver-
ständnis von Musik als geistigem Abenteuer. So be-
schäftigte er sich mit den englischen Virginalisten
ebenso wie mit der Moderne der zwanziger Jahre, die
er als Interpret wie auch als Komponist mitgestalte-
te; und die Wiederentdeckung der Sonaten Franz
Schuberts und ihrer eben gerade nicht beethoven-
schen Spezifika ist ganz wesentlich sein Verdienst.
(Nebenbei: man sollte den Komponisten Erdmann
ruhig wieder zur Diskussion stellen, nachdem Werke
Klemperers, Furtwänglers, Kempffs, vor allem aber
Schnabels, also von Musikern, die man gemeinhin
nur als Interpreten kennt, inzwischen auf CD vorlie-
gen.)

Die hier versammelten Aufnahmen zeigen durch-
weg diesen Ansatz Erdmanns, getreu vom Notentext
ausgehend Interpretationen anzubieten, die in erster
Linie werkdienlich sind und den Spieler selbst da, wo
er geradezu hinreißend musiziert, eher zurückneh-
men. So gibt er dem „kämpferischen" dritten Konzert
Beethovens erfreuliche Lockerheit und zügige Tempi,
dem bekannten Andante f-Moll von Haydn eine prä-
zise formale Nachzeichnung, und den Werken von
Debussy, Tiessen und vor allem Krenek auch einen
ganz eigenen, derben Humor.

Erdmann versucht nie, das jeweilige Werk in sei-

ner augenblicklich erklingenden Gestalt vollständig
auszuschöpfen, er überredet den Hörer nicht zu ei-
nem bestimmten, damit einengenden Verständnis,
sondern da bleibt ein unhörbarer Rest übrig, der
nachwirkt und die Phantasie des Zuhörers beschäf-
tigt, es bleibt eine Wiedergabe als verschwiegenes
Sprechen in Tönen, das einen Kosmos aufschließt,
ohne ihn aber definitiv auszuleuchten. Das ist beson-
ders signifikant bei den Drei Intermezzi op. 117 von
Brahms, dem wohl intimsten künstlerischen Be-
kenntnis des Komponisten und gerade deshalb so
unendlich schwer zu spielen. Erdmann drängt nicht
in emotionale Extreme vor, die oft eher peinlich wir-
ken, gerade bei diesem Werk, sondern er beläßt es
bei dezenten Andeutungen, die gleichwohl keines-
wegs neutral oder unbeteiligt bleiben. Daß in einem
Zeitalter des oft hirnlosen kulturellen Konsumden-
kens hier ein Künstler geehrt wird, der über Musik
und ihr ganzes Repertoire nachdenkt, bevor er sich
ins Musikleben stürzt (was Erdmann übrigens auch
nur mit einigen Vorbehalten tat), ist außerordentlich
verdienstvoll. Hartmut Lück
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Spielerisch, mu-
sikantisch.

HARALD GENZMER

Genzmer, Konzert für zwei Klaviere und Or-
chester, Konzert für Klarinette und Orchester,
Sonatina seconda für Streicher; Begoiia Uriarte,
Karl-Hermann Mrongovius (Klavier), Eduard
Brunner (Klarinette), Bamberger Symphoniker,
Hans Stadlmair;
Melisma/ConBrioDisc CD 7123-2 (WD:
DDD
Aufnahmedatum: 1996
Klangbild: Klar, präsent, voll.
Fertigung: Einwandfrei.

D er 1909 geborene Harald Genzmer wurde
maßgeblich von Paul Hindemith beeinflußt,
bei dem er ab 1928 in Berlin Komposition stu-

dierte. Er war nach seinem Studium vier Jahre Korre-
petitor an der Oper in Breslau, danach in Berlin als
Komponist und Lehrer an Volksmusikschulen tätig.
1946 erhielt er einen Ruf als Kompositionslehrer an
die neugegründete Musikhochschule in Freiburg, von
1957 bis 1970 war er Professor für Komposition am
Münchner Konservatorium. Genzmer war immer
vielseitig und experimentierfreudig (vgl. sein Kon-
zert für Mixturtrautonium und Orchester, das er für
Oskar Sala schrieb), in seinen Kompositionen
herrscht vor allem Musizier- und Spielfreude. Genz-
mer ist kein Dogmatiker, kein intellektueller Grübler,
seine Musik scheint unproblematisch, manchmal di-
rekt harmlos. Gustav Scheck hat einmal treffend (und
freundlich) bemerkt: „Genzmer schreibt seine Musik
nach ihren Gattungen für Haus, Kammermusiksaal,
Konzertsaal und Kirche. Die soziologische Bestim-
mung erweist den Pragmatiker, für den noch in den
musikalischen Bereichen eine intakte Umwelt exi-
stiert. Glücklich der Komponist, der seine schöpferi-
sche Phantasie noch aus solchen Quellen tränken
kann."

Begoria Uriarte und Karl-Hermann Mrongovius
musizieren das für sie komponierte fünfsätzige Kon-
zert für zwei Klaviere und Orchester virtuos, klar und
differenziert. Im Stil erinnert das Werk ein wenig an
Hindemith und Prokofieff, doch der spielerische Ge-
stus ist ganz unverkennbar Genzmer. Das Klarinet-
tenkonzert beginnt mit pastoraler Stimmung, aus der
sich der Klarinettist dann abhebt. Die kleinere Or-
chesterbesetzung gibt dem Solisten immer genügend
Raum sich zu entfalten. Eduard Brunner nutzt diese
Möglichkeit subtil. Die Sonatina ist den Streichern
auf den Leib geschrieben - gestisch, im Ton und in
den Effekten. Hans Stadlmair betreut die Werke des
Kollegen mit den Bambergern kompetent und enga-
giert. Das Booklet enthält nur karge Hinweise zum
Komponisten und kurze Musikerbiographien; die
Werke werden mit keinem Wort erläutert.

Peter Heissler

J
Unterfordert?

0

r c y f

Lalo, Symphonie espagnole op. 21, Saint-
Saens, Violinkonzert Nr. 3 op. 61; Chee-Yun
(Violine), London Philharmonie Orchestra, Je-
sus Löpez-Cobos;
Denon CD 18017 (WD: 60'58") DDD
Aufnahmedatum: 1996
Klangbild: Präsent, klar, gut konturiert.
Fertigung: Einwandfrei.

Lalos „Symphonie espagnole" op. 21 - er schrieb
noch zwei weitere Violinkonzerte, die leider
gänzlich vernachlässigt werden - und Saint-

Saens' Violinkonzert Nr. 3 op. 61 zählen zu den be-
liebtesten französischen Violinkonzerten. Zu Recht,
denn es sind ebenso virtuose, melodisch-intensive
wie farbig-glutvolle Werke, schwungvoll und unter-
haltsam, aber nie flach oder billig. Entsprechend
häufig sind sie eingespielt worden. Im Kontext dieser
Einspielungen vermögen sich die hier vorgelegten
Aufnahmen durchaus zu behaupten. Aber sie besit-
zen kein unverwechselbares Profil. Dabei ist Chee-
Yun aus Südkorea, die unter anderem an der Juilliard
School bei der legendären Dorothy DeLay studierte,
eine durchaus perfekte junge Geigerin, die auch noch
vorteilhaft photographiert werden kann; doch wirkt
sie in diesen Aufnahmen unterfordert. Das ist alles
gekonnt, sauber, präzise, tonschön, ausdrucksvoll,
aber es fehlt die Begeisterung, gewissermaßen der
Ausdruckszwang. Die Interpreten haben sich für den
bequemen Weg entschieden und meiden das Aben-
teuerliche oder die Extreme. Die Tempogestaltung
etwa wählen sie nach Kriterien der Spielbarkeit, we-
niger nach solchen des charakteristischen musikali-
schen Ausdrucks. So klingt der knifflig-virtuose Solo-
part in Lalos „Symphonie espagnole" wie eine gewiß
makellos, ja brillant bewältigte Etüde, doch sollte die
Virtuosität eher als Ausdruck übermütiger, mit-
reißender Spielfreude erfahrbar werden. Das alles
schlägt sich in einer Gleichgültigkeit der Interpreta-
tion nieder. Denn auch Jesus Löpez-Cobos und das
London Philharmonie Orchestra begleiten nicht son-
derlich inspiriert. Selbstverständlich werden die Par-
tituren farbig-koloristisch aufgeblättert, aber es fehlt
das Besondere, die Atmosphäre. Ciselher Schubert

o
Wie lautet die
Botschaft?

mozart
richard goode

Mozart, Klavierkonzerte Nr. 18 B-Dur KV 456
und Nr. 20 d-Moll KV 466; Richard Goode (Kla-
vier); Orpheus Chamber Orchestra;
Nonesuch/East West Records CD 7559-79439-2
(WD: 58'15") DDD
Aufnahmedatum: 1996
Klangbild: Geringfügig entfernt, weich kontu-
riert, unverfärbt.
Fertigung: Schwer lesbare Titel- und Satzanga-
ben.

E s ist nicht leicht, sich heutzutage günstig mit ei-
ner Einspielung von Mozart-Klavierkonzerten
im internationalen Katalog zu plazieren. Die

Werke sind bekannt und nach so gut wie allen Regeln
der Vortrags- und Spekulationskunst gedreht und ge-
wendet. Und vollends schwierig wird es, die ver-
wöhnten und abgebrühten Hörer vom Fach mit einer
musikologisch extravaganten Detaildeutung aus der
Ruhe zu bringen. Im Verlauf einer knappen Jahrhun-
derthälfte der Klavierkonzert-Pflege und -Aktualisie-
rung auf Schallplatten - die beiden Moll-Konzerte als
Sympathieträger schon der Vorkriegszeit ausgenom-
men - scheint so gut wie alles gesagt, was sich aus
den leidenschaftlich überarbeiteten Partituren her-
auslesen läßt. Übrig bleibt allerdings die schöne und
letzten Endes weder mit Quellen noch mit Worten
beschwörbare „Wahrhaftigkeit" musikalischen Ein-
fühlens, die den empfänglichen Hörer auch bei der
20. Variante etwa des d-Moll-Konzerts (KV 466) un-
versehens in den Zustand der Verzauberung, des Be-
glücktseins und des Erschauerns versetzt.

Richard Goode und das Orpheus Chamber Orche-
stra vermögen weder im gesprächigen, rhythmisch
impulsstarken B-Dur-Konzert (KV 456), noch im ge-
nannten d-Moll-Konzert über ein normales Maß an
Spielvergnügen, an „kammermusikalischer" Synchro-
nisation und an drängender, akzentverschobener
„Bühnen"-Dramatik hinaus eine Stimmung von gelö-
ster und komprimierter Unausweichlichkeit zu erzeu-
gen. Alles läuft und marschiert mit sicherem Blick für
das Nächste und das Notwendigste. Es ist der auf
Schallplatte festgehaltene Tatendrang eines gestan-
denen, erfahrenen Solisten, der in seinen klavierme-
chanischen Mitteln nur selten strapaziert wirkt, wie
etwa in den sprudelnden Dreiklangszerlegungen des
Finalsatzes KV 456.

Die Orpheus-Bläser nützen ihre Partien zu einla-
denden Gesten und gut abgestimmten Kommentaren
des Klavierparts. Die Streicher betten und fordern
den Pianisten mit Rücksicht; alles hat Hand und Fuß.
Und doch rätselt man im Anschluß an einen Satz, vor
allem aber nach dem letzten Akkordschlag des d-
Moll-Konzerts, warum sich nach diesen Vorführun-
gen so wenig eingeprägt hat von der Mozartschen
Unfaßlichkeit, warum man sich so ungehindert, also
unverwandelt einer anderen Platte oder Tätigkeit
zuwendet. Meine Antwort: gutes Handwerk, aber ein
empfindlicher Mangel an Botschaft! Peter Cosse
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o Tchaikovsky TJw Piano Coaemos
Elisabeth Leoukaja

*£» New York phühar : -

Vorteile für
Garrick Ohls-
son.

Tschaikowsky, Klavierkonzerte Nr. 1 b-Moll
op. 23, Nr. 2 G-Dur op. 44 und Nr. 3 Es-Dur op.
75, Konzertfantasie op. 56; Elisabeth Leonskaja
(Klavier), New York Philharmonie Orchestra,
Kurt Masur;
Teldec/East West Records 2 CD 4509-95069-2
(120 '42") DDD
Aufnahmedatum: 1992-1996
Klangbild: Voll, etwas dicht, räumlich.
Fertigung: Einwandfrei.

Tschaikowsky, Klavierkonzert Nr. 1 b-Moll op.
23, Rachmaninoff, Klavierkonzert Nr. 2 c-Moll
op. 18; Garrick Ohlsson (Klavier), Academy of
St.-Martin-in-the-Fields, Neville Marriner,
Hänssler/Naxos Deutschland CD 98.932 (WD:
6942") DDD
Aufnahmedatum: 1996
Klangbild: Klar, räumlich, gut gestaffelt, sehr
impulsscharf.

Fertigung: Einwandfrei.

Vielleicht sollte ein Interpret die beiden maßge-
benden Klavierkonzerte von Tschaikowsky
wirklich nur einmal in einem gesegneten

Künstlerleben auf Schallplatte aufnehmen. Und dann
am besten in seinen frühen, unverbrauchten Jugend-
jahren, wenn ihm der sportliche Aspekt der großen
Etüden- und Kadenzstrecken weder Kopf- noch Mus-
kelzerbrechen bereitet. Natürlich können sich unter
ganz besonderen Umständen die Jugendjahre auch
etwas zeitverzögert ereignen, sozusagen als zweiter,
dritter Frühling selbstherrlichen, angstfreien Brillie-
rens. Doch die Geschichte der Tschaikowsky-Schall-
platte zeigt es-, dem b-Moll-Konzert gehört in allerer-
ster Linie der raffgierige Zugriff der (gereiften) Ju-
gend. Und mit dem G-Dur-Konzert kommt man schon
gar nicht zurande, ist man nicht im Vollbesitz seiner
physischen und reflexiven Kräfte. Andrej Gawrilows
Versuche, im Anschluß an seine glanzvolle, wie
selbstverständliche Moskauer Wettbewerbs-Darstel-
lung des b-Moll-Konzerts von 1974 eine „bessere" fol-
gen zu lassen, waren in ähnlichem Maße nur Teil-
erfolge beschieden wie den Aktualisierungsversu-
chen von Gilels, Richter oder Arrau.

Wenn sich nun Elisabeth Leonskaja im Fall des G-
Dur-Konzerts in nur kurzem Zeitabstand ein zweites
Mal auf das Plattenpodium wagt, dann wird im Ver-
gleich zwischen der Leipziger Version von 1991 und
der neuen mit dem New York Philharmonie Orchestra
von 1992 auf fast schon rätselhafte Weise spürbar,
wie schnell Konzeption und pianistisch-musikalische
Mitteilung verblassen können. Auch der Orchester-
klang und dessen Steuerung in den motivischen Ge-
wichtungen wirkt in der New Yorker Ausgabe ten-
denziell etwas diffus, weniger nervig und um-
rißscharf als in der kraftvollen, selbstbewußten Ge-
wandhaus-Einleitung. Die langen, strapaziösen Ak-
kordmartellato-Strecken, die stolzen und immer

auch ein wenig ordinär anmutenden Doppeloktav-
serien werden - so hat es den Anschein - hinter vor-
gehaltener Hand gespielt, quasi entschuldigend, wo-
durch das Gesagte letztlich im Nebel der Bedeu-
tungsschwere verkümmert. Igor Shukows Melodiya-
Einspielung bleibt hier bis auf weiteres das Non-plus-
Ultra.

Das b-Moll-Konzert in dieser New Yorker Gesamt-
ausgabe der drei Konzerte samt der heiklen Fantasie
op. 56 gerät Elisabeth Leonskaja zur flackernden
Flamme mit berückenden Momenten im Halbdunkel
emotionaler Verschleierung. Muß sie im offenen
Schlagabtausch gegen das Orchester und im Allein-
gang der Oktav- und Akkordserien aus sich heraus-
gehen, schmeckt die Wiedergabe nach harter, ja un-
liebsamer Arbeit im Schweiße des Angesichts. Man ist
versucht, an momentane Überlastung, an eine krea-
tive und rein pianistische Durststrecke unter dem
publizistischen Druck einer amerikanischen Publi-
kumsbefriedigung zu denken. Die ausgedehnte, völ-
lig wässerig und unakzentuiert hingewischte Uniso-
no-Passage im Finalsatz aus Opus 23 wäre als letztes
Indiz für eine solche Vermutung anzuführen.

Unter diesen Umständen wird es kaum mehr über-
raschen, wenn die verhältnismäßig undankbaren
Konzertstücke op. 56 und op. 75 keinen nachhaltigen
Eindruck hinterlassen. Man fühlt sich im Fall der Fan-
tasie schon nach wenigen Takten an die mutige, ur-
gesunde EMI-Aufnahme mit dem jungen Sgouros er-
innert. Schmerzenskinder des großen Repertoires
muß man mit Liebe und im vollen Bewußtsein ihrer
verborgenen Vorzüge protegieren. Da langt es nicht,
wenn die Pianistin für den Vordergrund und das Or-
chester für den Hintergrund verantwortlich zeichnen
und es im übrigen dem Hörer überlassen bleibt, sich
eine spannende Werkdramaturgie zusammenzurei-
men.

Was Elisabeth Leonskaja im b-Moll-Konzert über
entscheidende Strecken abgeht oder allenfalls ver-
spricht, das löst der Chopin-Preisträger von 1970, der
Amerikaner Garrick Ohlsson, mit sinnstiftend gesam-
melten Kräften, mit dem pianistischen Blick für das
Wesentliche und mit bemerkenswertem Gespür für
die Bindungsstoffe zwischen den einzelnen Satzseg-
menten ein. Ich muß gestehen, daß ich dem früher so
kühl und (n)motorisch agierenden Chopin-Stilisten
(der frühen Electrola-Aufnahmen) ein solch span-
nendes, klug gestaffeltes, organisches b-Moll-Kon-
zert nicht zugetraut hätte. Indes: schon seine Ein-
spielung des Busoni-"Konzerts mit dem Cleveland Or-
chestra unter Christoph von Dohnänyi (Telarc) zeigte
ihn auf der Höhe beherrschter Passion und im Voll-
besitz manueller Gelenkigkeit. Ohlsson erfreut sich
aber auch im Verlauf der Konzerte von Tschaikowsky
und Rachmaninoff einer orchestralen Zuwendung,
wie sie sich klangvoller, effektiver und anschmiegsa-
mer kaum denken läßt. Die Londoner „Academy"
zeigt im b-Moll-Konzert ihren berühmten New Yorker
Kollegen gewissermaßen die Frackschöße, so überle-
gen erweckt das „Kammerorchester" mit Wucht und
mit Liebreiz die alternierenden Charaktere, wodurch
der Eindruck bestätigt scheint, Masur habe sich der
Tschaikowsky-Konzerte marktkonform entledigt,
während Marriner mit neuem Appetit an diese Aller-
weltsaufgabe herangegangen sei. Peter Cosse
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