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Haydn, Klaviersonaten G-Dur Hob. XVI: 27, Es-
Dur Hob. XVI: 28, F-Dur Hob. XVI: 29, A-Dur
Hob. XVI: 30, E-Dur Hob. XVI: 31 und h-Moll Hob.
XVI: 32; Patrick Cohen (Klavier);
Glossa/Note 12CD92050s (WD:8405")DDD
Aufnahmedatum: 1997
Klangbild: Sehr durchsichtig und transparent,
klar, präsent.

Fertigung: Sehr lesenswerter Essay von Hector
Ortega im Booklet mit kleinen Übersetzungs-
und Druckfehlern; dazu knappe Verständnishil-
fen zu den einzelnen Sonaten. Technich ein-
wandfrei.
Vergleichseinspielung: Carmen Piazzini (Arte
Nova 7432143323 2).

N ur in den seltensten Fällen bieten Booklet-
Text und musikalischer Inhalt einer Produkti-
on eine derart vollkommene Einheit. Mit

Herzblut scheint Hector Ortega seinen Begleittext ge-
schrieben, mit Vehemenz wendet er sich gegen das
strukturell-analytische Erfassen von Musik und singt
eine glühende Hymne an die Poesie des Augenblicks.
Seine adäquate musikalische Umsetzung findet Orte-
gas Ansatz dann in der Interpretation von Patrick Co-
hen, der wirklich die Einzigartigkeit eines jeden Au-
genblicks in tönende Worte zu fassen scheint, der
keine Wiederholung gleich spielt, sondern sie in
Nuancen farblich wie phrasierungstechnisch zu vari-
ieren weiß. Patrick Cohen agiert sehr feinfühlig, sehr
zart in der Tongebung, so, als könne schon ein zu lau-
tes Wort zu atmosphärischen Störungen führen. Kur-
zum: er bietet einen Haydn ganz aus der Sicht des
„Sturm und Drang".

Als wichtiges gestalterisches Mittel dienen Patrick
Cohen bei seinen Haydn-Erkundungen sehr plakativ,
wie aus dem Augenblick heraus angewendete agogi-
sche Rückungen. Im Zusammenhang mit der sehr
feingliedrigen Tongebung klingt vieles sehr nervös,
zittrig, teilweise sogar gehetzt, beinahe schon wie ne-
benbei hingesagt. Auch in der Wahl der Tempi geht
der Pianist eigene, auch unkonventionelle Wege. So
nimmt er beispielsweise den zweiten Satz der F-Dur-
Sonate Hob. XVI: 29 sehr schnell und musiziert am
Adagio-Charakter des Satzes vorbei.

In ihrer gleichzeitig im Entstehen begriffenen Ge-
samteinspielung der Haydnschen Klaviersonaten be-
schreitet Carmen Piazzini dagegen einen etwas an-
deren Weg, repräsentiert sie doch den eher an klas-
sischer Strenge und Ausgeglichenheit orientierten
Pianisten-Typ. So kommen derzeit zwei integrale Edi-
tionen in Sachen Haydn auf den Markt, die einander
diametral gegenüberstehen, die sich aber in ihrem je-
weiligen Ansatz aber als durchaus schlüssig erwei-
sen. . Josef Manhart

Liszt, Apparition Nr. 1 Fis-Dur, Waldesrau-
schen, Un Sospiro, Ungarische Rhapsodien Nr.
1 cis-Moll, Nr. 10 E-Dur und Nr. 13 a-Moll,
Nuages gris, En reve - Nocturne, Reminiscences
de Don Juan; Marc Andre Hamelin (Klavier);
Hyperion/Koch CD 66874 (WD: 62']]")DDD
Aufnahmedatum: 1996
Klangbild: Etwas weichgezeichnet.
Fertigung: Die deutsche Übersetzung des
Booklet-Textes ist schauderhaft, ansonsten
einwandfrei.

E s ist ein äußerst beeindruckendes Zeugnis pia-
nistischen Könnens, das der 1961 in Montreal
geborene Marc-Andre Hamelin in Form dieser

Liszt-Einspielung bietet. Beinahe spielend zeigt sich
der Pianist den klavieristischen Anforderungen ge-
wachsen, ob es sich dabei um geschmeidige melodi-
sche Erfindungen handelt, die farblich von einem
eher neutralen musikalischen Hintergrund abgeho-
ben werden wollen wie etwa in „Sospiro" oder in
„Waldesrauschen", ob es um die Präsentation einer
brillanten pianistischen Technik geht wie in den drei
ungarischen Rhapsodien, oder ob es sich um die
klangliche Umsetzung der in Richtung Impressionis-
mus weisenden späten Stücke wie „Nuages gris" oder
„En reve" handelt. Technische Schwierigkeiten schei-
nen für ihn nicht zu existieren - Marc-Andre Hame-
lin erweist sich stets als Herr der Lage und agiert mit
viel Über- und Umsicht. Er schlägt in den ungarischen
Rhapsodien durchweg sehr schnelle Tempi an, was
den zweiten Teil der ungarischen Rhapsodie Nr. 13
wenn auch nicht überzogen, so doch ein wenig über-
hitzt erscheinen läßt. Die sattsam bekannte ungari-
sche Rhapsodie Nr. 2 cis-Moll stattet der Kanadier
mit einer eigenen Kadenz aus, in der er alle wichti-
gen Merkmale der Komposition konzentriert auf eng-
stem Raum zusammenfaßt. In seinem virtuosen Ha-
bitus, den gleichwohl perlenden wie temperament-
voll hingezirkelten Läufen erinnert Hamelins Heran-
gehen an diese wohl berühmteste aller ungarischen
Rhapsodien, an den unumschränkten Meister dieses
Repertoires, an György Cziffra. Mithin eine Einspie-
lung, die den Vollständigkeitsfanatiker und Firmen-
kollegen Leslie Howard weit hinter sich läßt.

Jose•/Manhart

Engagiert.

Schubert, Klaviersonaten c-MolI D 958, A-Dur
D 959 und B-Dur D 960; Andreas Staier (Ham-
merklavier);
Teldec/East West Records 2 CD 0630-13143-2
(WD: 1 ig'ig") DDD
Aufnahmedatum: 1996
Klangbild: Voluminös, klar, direkt.
Fertigung: Einwandfrei.

E ines ist der Hammerflügel-Spezialist Andreas
Staier mit Sicherheit nicht: ein Originalklang-
Fanatiker, der erstarrten Dogmen das Wort re-

det. Vielmehr entwickelt er seine musikalische Aus-
sage äußerst eloquent aus den inneren strukturellen
Gegebenheiten der Musik heraus. Signum dieses sehr
flexiblen Gestaltungswillens ist gleichsam das in ago-
gischer Hinsicht sehr frei und lebendig hingesetzte
„Atlas"-Motiv, das nicht nur als Überschrift über der
A-Dur-Sonate steht, sondern der gesamten Einspie-
lung die Marschrichtung vorzugeben scheint. Mit den
sehr differenziert eingesetzten agogischen Mitteln
gelingt es Andreas Staier, die charakterlichen Unter-
schiede - den etwas kämpferisch-selbstbewußteren
Habitus der A-Dur-Sonate einerseits, die resignativ-
melancholische, nach rückwärts gewandte Sichtwei-
se des B-Dur-Werks andererseits - akustisch greifbar
zu machen. Ein weiterer Pluspunkt dieser Einspie-
lung liegt darin, daß Andreas Staier die Wiederho-
lung der Exposition nie unter den Tisch fallen läßt,
was vor allem in der B-Dur-Sonate die kreisende Pro-
zessualität, das Auf-der-Stelle-Treten unterstreicht
und evident werden läßt. Beinahe zögernd, so, als
müsse er sich der Tragfähigkeit der eben erst er-
reichten neuen dominantischen Ebene erst versi-
chern, läßt Staier dann das Seitenthema eintreten.
Ansonsten aber versteht er es auch hier durchaus,
dramatisierende Akzente zu setzen. Ebenso umsich-
tig setzt Andreas Staier das dritte Pedal seines aus
der Werkstatt von Johann Fritz stammenden Ham-
merklaviers (ca. 1825) ein, stets damit formale Be-
sonderheiten, wie etwa den Ges-Dur-Mittelteil des
Hauptsatzes in der B-Dur-Sonate, unterstreichend.
Durch eine wohldosierte Anwendung dieser Nuan-
cierungsmöglichkeit entgeht der Pianist geschickt ei-
ner Abnutzung des primär klangfarblichen Effekts.

Welch meisterhafter Charakterisierungskünstler
Andreas Staier ist, wird im dritten Satz der A-Dur-So-
nate deutlich, dem er in einer ungewöhnlich scharf-
kantigen Zeichnung beinahe groteske Züge verleiht.
Ohne Zweifel ist diese Einspielung - auch im Ver-
gleich zu seinen historisierenden Kollegen - die rich-
tige Wahl für alle die interessierten Hörer, die sich
über das klangliche Originalgewand dieser Werke in-
formieren wollen. Josef Manhart
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Deutliches Un-
entschieden im
Ringen um den
ersten Platz.

Bach, Motetten BWV 225-230: Singet dem Herrn
ein neues Lied, Der Geist hilft unserer Schwach-
heit auf, Jesu, meine Freunde, Fürchte dich
nicht, ich bin bei dir, Lobet den Herrn, alle Hei-
den; Cantus Colin, Konrad Junghänel;
deutsche harmonia mundi/BMG-Ariola CD
05472 77368 2 (WD: 6o'sg") DDD
Aufnahmedatum: 1995
Klangbild: Vorbildliche Präsenz mit leicht ver-
hüllender Transparenz durch Kirchenhall und
instrumentale Continuostützung.
Fertigung: Einwandfrei.

Bach, Motetten BWV 225-230: Singet dem Herrn
ein neues Lied, Der Geist hilft unserer Schwach-
heit auf, Jesu, meine Freunde, Fürchte dich
nicht, ich bin bei dir, Lobet den Herrn, alle Hei-
den; The Scholars Baroque Ensemble;
Naxos CD 8.553823 (WD: 63W) DDD
Aufnahmedatum: 1996
Klangbild: Süperbe Präsenz und Transparenz
dank kammermusikalischer Intimität des
Raumes und dezent hinzugefügter Continuobe-
gleitung.
Fertigung: Einwandfrei.

Auch ein elektronisches Zielfoto könnte nicht
entscheiden, welche dieser beiden Parallel-
aufnahmen die bessere ist. Die um insgesamt

zwei Minuten 10 Sekunden kürzere Fassung liefert
das Ensemble Cantus Colin. Zugleich ist sie die at-
mosphärisch zwingendere Wiedergabe dank ihrer
großräumigen Sakralakustik. Eine schwerlich zu
überbietende Transparenz dieser Bachschen Wun-
derwerke kontrapunktischer Vokalkunst erreicht da-
gegen The Scholars Baroque Ensemble, das die Altla-
ge durch zwei Countertenöre plastisch einfärbt (ge-
genüber der Cöllner Mischbesetzung) und dank eines
kurzhalligen, fast neutral wirkenden Aufnahmerau-
mes. Doch der Doppelsieg bleibt unangefochten: Bei-
de Ensembles besetzen jede Vokalpartie jeweils nur
mit zwei Stimmen, durchleuchten also schlank und
rank das faszinierende Dickicht des singulären Satz-
gefüges. Beide gehen von einer ästhetisch beein-
druckenden Nonvibrato-Gesangsstilistik aus, beide
beherrschen die barocke Verzierungspraxis und Af-
fektenlehre, beide sind einer vorbildlichen, prägnan-
ten Textdeklamation verpflichtet. Sogar die äußerli-
chen Bedingungen sind ein Kopf-an-Kopf-Rennen,
denn beide Gruppierungen können auf ein zehn-
jähriges Bestehen zurückblicken, haben also mit der
vorliegenden, würdigen Jubiläumsleistung auch das
Gründungsjahr 1987 gemeinsam. Ein minimaler
Platzvorteil ergibt sich lediglich für das „Heimspiel"
des deutschen Ensembles im Hinblick auf eine abso-
lut akzentfreie Textaussprache und durch die „schö-

nere" Gesamtwirkung dank Kirchenhall und opulen-
terer Continuobesetzung. Freilich bedeutet dies zu-
gleich auch eine gelegentliche, wenn auch geringfü-
gige Einbuße an Wortverständlichkeit und linearer
Klarheit in der Klimax der äußerst konzentrierten,
achtstimmig-vernetzten Motettentakte. Hier bringen
die Engländer ein Wunder an Transparenz zustande,
das einige ganz wenige Stil-„Ausrutscher" mit leicht
vibrierendem Soprantimbre und die Tendenz zum
Opernpathos in den Solotakten der Motette „Fürchte
dich nicht" („Ich stärke dich...") mehr als ausgleicht.
Geringfügige Fremdsprachen-Akzente werden vor
dem Hintergrund einer perfekt rollenden „R"-Diktion
(wichtig für die Plastizität der Texte) angenehm ka-
schiert. Am Ende eines vergleichenden Hörtests
steht daher unverrückbar ein glorreiches Unent-
schieden zugunsten von Johann Sebastian Bach, des-
sen Motetten-Gesamtwerk hier um zwei hervorra-
gende Produktionen bereichert worden ist.

Im hochkarätig besetzten Konkurrenzfeld, ange-
führt von Namen wie Ericson, Gardiner, Harnon-
court, Herreweghe, Koopman oder Kuijken, bedeutet
dies zweifellos ein Doppeltriumph für Konrad Jung-
hänel als leitender Gründer von Cantus Colin bei der
deutschen harmonia mundi und für David van Asch
als Spiritus rector des Scholars Baroque Ensemble auf
Naxos. Würden sich die Beihefttexte nicht so sehr in
der vergeblichen (und wenig informativen) Suche
nach den Anlässen zur Komposition dieser großarti-
gen Motetten verausgaben (dhm) oder mit Gemein-
plätzen zur künstlerischen Wirkung dieser Meister-
werke begnügen (Naxos), so wären die Vorausset-
zungen für Referenz-Editionen durchaus erfüllt.

Gerhard Patzig

FONO FORUM 11/97 91

ftösamtiftde Quartett

K l NEW SERIES

•/5 ••-

Webern /Schostakowitsch / Burian

Anton Webern
Langsamer Satz für Streichquartett

Omitrij Schostakowitsch
Streichquartett Nr. 8

Emil Frantisek Burian
Streichquartett Nr. 4

Rosamunde Quartett, München
Andreas Reiner, Violine
Simon Fordham, Violine
Helmut Nicolai, Viola
Anja Lechner, Violoncello
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Hervorragende
musikalische
Wortausdeu-
tung.

o

Deutsche Barockkantaten (Vol. 10): Tun-
der, Da mihi Domine, 0 Jesu dulcissime, Salve
coelestis Pater, Herr, nun lassest du deinen Die-
ner, Schütz, Ich liege und schlafe, Meister, wir
haben die ganze Nacht gearbeitet, Von Aufgang
der Sonnen. Ich bin jung gewesen, Fürchte dich
nicht, Herr, neige deine Himmel, Anonym, Aus
der Tieffen, Seile, Domine exaudi, J.Chr.
Bach, Wie bist du denn, o Gott, in Zorn auf
mich entbrannt; Max van Egmond, James Wea-
ver (Baß), Ricercar Consort, Francois Fernan-
dez;

Ricercar/Note i CD206092 (WD: 66'n") DDD
Aufnahmedatum: 1994,1996
Klangbild: Klar, konturenscharf, transparent.
Fertigung: Tadellos.

D ie Musik des 17. Jahrhunderts ist weit weniger
bekannt als die des 16. und 18. Jahrhunderts.
Außer Schütz ist kein deutscher Komponist ei-

nem breiteren Publikum vertraut. Deshalb ist es sehr
verdienstvoll, daß in der Reihe „Deutsche Barock-
kantaten" eine ganze CD mit Baßkantaten des 17.
Jahrhunderts veröffentlicht wurde, in der natur-
gemäß Schütz einen wichtigen Platz einnimmt, aber
auch vergessene Meister wie Tunder und Seile zu
Wort kommen. Besonders eindrucksvoll ist die Kan-
tate von Johann Christian Bach, dem Onkel von Jo-
hann Sebastian. Sie erstaunt durch ihre Ausdrucks-
tiefe und besondere Kühnheit bei der Wortausdeu-
tung.

Ein Glücksfall für diese Musik ist der Baß Max van
Egmond. Ihm geht es nie um Kraft oder Volumen,
vielmehr um musikalische Klarheit und ein sehr ein-
drucksvolles Baßtimbre. Seine Stimme ist im Grunde
hell, in hohen Lagen wirkt sie fast wie ein Bariton
oder sogar wie ein Tenor, in den Tiefen aber faszi-
niert sie durch besondere Dunkelheit, - ins Visuelle
übertragen: Schwärze. Egmond singt akzentuiert,
klar, stets auf den Punkt. Um so eindrucksvoller wirkt
es, wenn an besonders tiefen Stellen die Klangfarbe
im Mittelpunkt steht und so ganz von selbst zur Wort-
ausdeutung wird. Melismen singt Egmond mit „geläu-
figer Gurgel", hochvirtuos und doch immer im musi-
kalischen Sinnzusammenhang eingebettet. In den
Duos für zwei Bässe ist James Weaver ein sich homo-
gen einfügender und gleichwertiger Partner.

Das Ricercar Consort bildet einen fließenden,
rhythmisch „schwingenden" polyphon gewebten
Teppich, der den Baß zumeist trägt, manchmal auch
in sich aufnimmt und verschwinden läßt und sehr
sinnfällig die Figuren der Wortausdeutung heraus-
stellt. Besonders bildhaft geschieht dies zum Beispiel
in Bachs Kantate bei dem Wort „Stoß": Akzentuiert
spielen die Instrumentalisten eine Folge von Figuren,
die wie Stöße wirken. Franzpeter Messmer
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Überlebens-
strategisch be-
eindruckend.

Beethoven, Missa solemnis D-Dur op. 123; Syl-
via Greenberg (Sopran), Elisabeth Graf (Alt),
Christian Eisner (Tenor), Cornelius Hauptmann
(Baß), Münchner Motetten Chor, Münchner
Symphoniker, Hans Rudolf Zöbeley;
Calig/Koch CD 50 993 (WD: 77'22") DDD
Aufnahmedatum: 1997
Klangbild: Präsent, natürlich.
Fertigung: Einwandfrei.

E s liegt nahe, auf die zwei Dutzend bereits er-
hältlichen Einspielungen der „Missa solemnis"
von Toscanini bis Hamoncourt zu verweisen

mit der Frage: Wozu die vorliegende? Ebenso nahe
liegt eine andere Frage: Weshalb ausgerechnet die
„Missa solemnis", dieses kolossal anspruchsvolle, in-
terpretatorisch kaum restlos zu bewältigende Werk,
dem Zufall der Live-Aufführung anheimstellen und es
als Konzertmitschnitt veröffentlichen? Im Klartext:
Sind denn Hans Rudolf Zöbeley und seine Münchner
Chor- und Orchestermannschaften von allen guten
Geistern verlassen? Sie sind es nicht, waren es je-
denfalls am 12. und 16. März 1997 nicht, als die Kon-
zertaufführungen im Herkulessaal mitgeschnitten
wurden. Der Münchner Motetten Chor läßt sich, trotz
aller ihm aufgebürdeter Strapazen, von seinem cho-
rischen Pflichtbewußtsein, kaum einen Zoll abbrin-
gen. Die Gloria-Fuge sitzt und hat noch Biß, die Cre-
do-Doppelfuge wird zum eindringlichen Beweisstück
einer mit sichtlichem Erfolg ausdauernd genug ge-
probten Oberlebensstrategie. Und als wäre es damit
nicht bereits reichlich genug, wird - hier könnten
die Mäkeleien, das Pochen auf den Originaltext be-
ginnen - auch das „Pleni" und „Osanna" dem Chor
überantwortet. Diese Leistung, die abgeforderte und
die erbrachte, verdient Anerkennung - auch wenn
man gegenüber den wenigen Top-Profi-Chören einen
Mangel an stimmlicher Konsistenz, an Homogenität
des Klanges und Durchschlagskraft nicht überhören
kann: der Münchner Motetten Chor, solchen Verglei-
chen ausgesetzt, klingt etwas flach (Soprane) und far-
blos-dünn (Tenöre). Ebenso gehören die arg „gehack-
ten" Koloraturen wohl zum chorischen Erziehungs-
prinzip seines Leiters, was das Überleben zwar selbst
im bewegtesten Fall gestattet, aber den Hörer nicht
unbedingt glücklich macht. Das Solistenquartett geht
nach Kräften engagiert mit (wobei Cornelius Haupt-
mann solche stimmlichen Kräfte hier weitgehend
fehlen und nurmehr ein hohler Abglanz einstiger so-
norer Baß-Kraft zu hören ist), das Orchester setzt vor
allem im Blech zusätzliche markante Akzente. Fazit:
Sicher nicht die erste Wahl im riesigen CD-Ver-
gleichsangebot, aber ein eindringliches Dokument
engagierter Chorarbeit. Werner Pfister

Zweieiige Zwil-
linge und
22 000 Jung-
frauen.

Hildegard von Bingen, 11000 Virgins: Gesän-
ge zum Fest der Hl. Ursula; Anonymous 4;
harmonia mundi France CD 907200 (WD:
7207") DDD
Aufnahmedatum: 1996
Klangbild: Ansprechender, weiter Raumklang.
Fertigung: Standard.

Hildegard von Bingen, Gesänge zum Fest der
Hl. Ursula; Ensemble Organum, Marcel Peres;
harmonia mundi France CD 901626 (WD: 79 '01")
DDD
Aufnahmedatum: 1996
Klangbild: Sehr direkt.
Fertigung: Vertiefender, ausführlicher Text-
heft-Kommentar.

U nterschiedlicher können Werke eines Autors
wohl kaum interpretiert werden, als es in die-
sen beiden CD-Produktionen aus dem Hause

harmonia mundi France geschieht: Wenn sich sowohl
das Frauen-Vokalquartett Anonymous 4 als auch
Marcel Peres1 Ensemble Organum jener liturgischen
Kompositionen annehmen, die Hildegard von Bingen
zum Fest der Heiligen Ursula und ihrer legendären
11000 jungfräulichen Begleiterinnen schuf, dann klin-
gen diese zuweilen wie Stücke aus ganz verschiede-
nen geographischen Nischen und historischen Win-
keln der Musikgeschichte. Geht es Anonymous 4 vor
allem um den mystischen Aspekt der Gesänge, der
hier in einer überaus wohlklingenden, fein ausge-
horchten und makellos intonierten Unisono-Kultur
seinen (durchaus zwingenden) Niederschlag findet,
so liefert das Ensemble Organum im Gegensatz dazu
eine weitaus „schmutzigere", weniger schöngestylte,
dafür jedoch womöglich ehrlichere Version der Wer-
ke ab. Anders formuliert: der Kontrast zwischen den
beiden Aufnahmen, die sich ausnehmen wie zwei
überaus gegensätzliche zweieiige Zwillinge, manife-
stiert sich in der Vorrangstellung einer musikologisch
korrekten Darbietungsweise der Musik auf der einen
Seite (Ensemble Organum) bzw. in dem Versuch, die
Wirkung dieser Musik für Zuhörer von heute nach-
vollziehbar zu machen auf der anderen Seite (Anony-
mous 4). Welcher Ansatz der zu Zeiten von New Age
und Meditationsmusik so überaus populären Kompo-
nistin eher gerecht wird, ist wohl nicht zuletzt eine
Frage des individuellen musikalischen Geschmacks.

Susanne Benda
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o
Gemischtes Pro-
gramm, ge-
mischte Ein-
drücke.

o

Olga Borodina singt Arien aus Opern von Ros-
sini, Meyerbeer, Purcell, Händel, Saint-Saens,
Berlioz, Ponchielli und Tschaikowsky; Olga
Borodina (Mezzosopran), Orchestra of the
Welsh National Opera, Carlo Rizzi;
Philips CD 446 663-2 (WD: 70)9") DDD
Aufnahmedatum: 1995,1996
Klangbild: Direkt, präsent.
Fertigung: Einwandfrei.

O lga Borodina gehört zu dem guten Dutzend
russischer Sänger, mit denen man nach dem
Fall des Eisernen Vorhangs auf allen großen

Bühnen der Welt rechnen kann. Attraktives Ausse-
hen, überzeugende schauspielerische Fähigkeiten
und eine reiche, durchschlagskräftige und vielseitig
einsetzbare Mezzostimme sichern ihr innerhalb der
internationalen Fachkonkurrenz einen Spitzenplatz.
Daß sie nach zwei Liedplatten nun mit einem Opern-
Recital zeigen kann, was sie so alles drauf hat, ist von
daher völlig in der Ordnung.

Die Eindrücke, die sie bei dieser Gelegenheit hin-
terläßt, sind allerdings so gemischt wie das gewählte
Programm. Pluspunkte sammelt die russische Prima-
donna vor allem in einem Repertoire, das man nicht
unbedingt mit ihrem Namen assoziiert: in Belcanto-
Partien Rossinis und Meyerbeers und in der Sopran-
rolle der Lisa in „Pique Dame", während die im Zen-
trum des Recitals stehenden drei Arien der Dalila
zwar Zeugnis ablegen von ihrer Prachtstimme, aber
sich mehr durch Power als durch sinnlichen Zauber
auszeichnen. Olga Borodina ist hinsichtlich des Re-
pertoires, aber auch vom Stimmcharakter her als
Nachfolgerin Jelena Obraztsowas anzusehen, ist die-
ser an musikalischem Geschmack aber deutlich über-
legen. Dennoch benutzt sie dieses Recital mehr zur
Demonstration ihrer vokalen Möglichkeiten, als daß
sie schon schlüssige Interpretationen der darzustel-
lenden Rollen anzubieten hätte. Sie meistert die Ko-
loraturen Rossinis und verfügt über das unforcierte
hohe H in Lisas zweiter Arie. Ihre Tiefe ist präsent,
klingt aber erarbeitet, so daß sich im Falle des Aus-
schnittes aus „La Gioconda" die reine Mezzopartie
der Laura eher angeboten hätte als das Arioso „Voce
di donna" der blinden Mutter, die vokaldramatur-
gisch einen echten contralto verlangt.

Die Grenzen von Olga Borodinas Gestaltungskraft
zeigen sich auch in Johannas Abschiedsarie, die ihren
stimmlichen Möglichkeiten ideal entspricht, der sie
aber außer einer gewissen statischen Larmoyanz
nicht sehr viel abgewinnt. Der Mangel an innerer
Spannung, der sich auch in Marguerites „D'amour
l'ardente flamme" aus „La damnation de Faust" be-
merkbar macht, geht deutlich auch auf das Konto des
Dirigenten Carlo Rizzi, der sich mit windelweicher
Begleitung aus der Affäre zieht und eine einheitlich
zähe Klangsauce über alle Arien gießt, gleichgültig ob
es sich um Barockoper oder Tschaikowsky handelt.

Ekkehard Pluta

Zweimal eine
Zumutung!

JOHANNES BRAHMS

EIN DEUTSCHES REQUIEM
A GERMAN RECXUIEM

ENOCH ZU GUTTENBERG

Brahms, Ein deutsches Requiem op. 45; Malin
Hartelius (Sopran), Dietrich Henschel (Bariton),
Chor und Orchester der Staatsphilharmonie
Brunn, Enoch zu Guttenberg;
Farao Classics CD 108 006 (WD: 76'44") DDD
Aufnahmedatum: (P) 1997
Klangbild: Unausgewogen, weit unter aktuel-
lem Standard.
Fertigung: Einwandfrei.

Brahms, Ein deutsches Requiem op. 45 (Londo-
ner Fassung für zwei Klaviere); Soile Isokoski
(Sopran), Andreas Schmidt (Bariton), Andreas
Grau, Götz Schumacher (Klavier), Chorus Musi-
cus Köln, Christoph Spering;
Opus m/Helikon harmonia mundi CD 30-140
(WD: 6554") DDD
Aufnahmedatum: 1995
Klangbild: Durchsichtig.
Fertigung: Einwandfrei.

Weiß Gott, eine doppelte Zumutung! Enoch
zu Guttenbergs Einspielung leidet nicht nur
unter einer unausgewogenen Aufnahme-

technik, sondern - vor allem - unter einem schlicht-
weg miserablen Orchester. Der Dirigent hat sich mit
dieser Produktion jedenfalls keinen Gefallen getan,
auch wenn die Interpretation mit teilweise sehr
langsamen Tempi zwar keine bemerkenswerte Kon-
zeption, wohl aber einige eigenwillige Details bietet.

Und die Kölner Aufnahme? Sie bringt, wie sie uns
weismachen will, die „Londoner Fassung" des Deut-
schen Requiems. Reiner Etikettenschwindel, denn
dahinter verbirgt sich nichts anderes - und man
staune ehrfürchtig - als eine (von Brahms stammen-
de) Bearbeitung für Klavier zu vier Händen, Chor und
Solisten. Die Engländer bezeichnen so etwas
schlichtweg als eine Reduktion. Aber das ist noch
nicht alles: Christoph Spering läßt seinen Chor ganz
im Stile heutiger Vorstellungen von barockem Chor-
klang singen, sozusagen Brahms ä la Schütz. Das mag,
hypothetisch gesprochen und historisch gesehen, gar
nicht so falsch gedacht sein. Schließlich hat Brahms
als Chordirigent in Wien eifrig barockes Repertoire
gepflegt. Doch ob die völlige Linearität des Chores,
durch weitgehenden Verzicht auf Vibrato und Tremo-
lo, und das Glockenhafte der Stimmen den Brahms-
Hörer von heute befriedigt, wage ich zu bezweifeln.
Zu belanglos, zu gleichförmig ist das Ergebnis.

Klartext: Was die eine Aufnahme unter Einsatz
von Musikern des ehemaligen Ostblocks spart, spart
die andere durch Ersetzung eines ganzen Orchesters
durch zwei Pianisten. Bei circa 36 anderen verfügba-
ren Aufnahmen, darunter auch einer anderen „Lon-
doner Fassung" mit einem Oberstufenchor, besteht
dafür kein Bedarf, es sei denn, man wollte uns die ge-
genwärtige Krise der Schallplattenproduktion beson-
ders apart vor Ohren führen. Martin Eiste
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o
Mit Emphase.

Bruckner, Messe Nr. 2 e-Moll, Psalm 150, Te
Deutti; Pamela Coburn (Sopran), Ingeborg Danz
(Alt), Christian Eisner (Tenor), Franz-Josef Selig
(Baß), Gächinger Kantorei Stuttgart, Bach-Col-
legium Stuttgart, Helmuth Rilling;
Hänssler/Naxos Deutschland CD 98.119 (WD:
76'44")DDD

Aufnahmedatum: 1996
Klangbild: Etwas hallig.
Fertigung: Einwandfrei.
Vergleichseinspielungen: Bernius (Sony
Classical 48037), Mehta (Decca 425 075-2).

D iese CD belegt beispielhaft, daß Helmuth Ril-
lings Gächinger Kantorei und sein Bach-Colle-
gium inzwischen am überzeugendsten im Re-

pertoire nach Bach sind. Die Sänger und Musiker um
Rilling, die sich einst aus dem Bewußtsein einer stili-
stischen Kantoreientradition eines Hans Grischkat
heraus formiert haben, sind inzwischen in ihrem ur-
sprünglichen Stammrepertoire, das von Schütz bis
Bach reichte, veraltet. Umso sinnvoller für den Chor,
der immer noch zur Spitzenklasse gehört, sich ver-
stärkt dem romantischen Repertoire zuzuwenden.
Und auch wenn es bei diesen drei Bruckner-Chor-
werken wirklich nicht an Parallelaufnahmen man-
gelt, so kann diese Produktion schon allein wegen
der hervorragenden Homogenität und Souveränität
des Chores für sich einnehmen, unterstützt durch
gute Konzertsänger. Man vergleiche beispielsweise
die Gächinger Kantorei mit dem Wiener Staats-
opernchor unter Zubin Mehta: ein Vergleich, der ein-
deutig zu Gunsten der Stuttgarter ausgeht. Allerdings
überzeugen mich die Konkurrenten vom Kammer-
chor Stuttgart unter Frieder Bernius sogar noch et-
was mehr, was die chorische Disziplin betrifft. Dafür
ist Rilling der überlegenere Gestalter, wenn es um
die Großform geht. So formt er beispielsweise die bei
Bernius etwas langatmigen „Amen'-Takte des Gloria
der e-Moll-Messe voller religiöser Inbrunst aus; sie
münden in eine großartige, hymnische Steigerung,
während die Takte bei Bernius eher flächig neben-
einanderstehen und keine rechte Entwicklung ken-
nen. Martin Eiste

Weiterstein-
spielung.

Distler, Neues Chorliederbuch op. 16 (1.-8.
Folge für gemischten Chor a cappella); Thomas
Laske (Bariton), Carmina Mundi Aachen, Harald
Nickoll;
ebs/Note 12 CD 6076 (WD: 8240")DDD
Aufnahmedatum: 1996,1997
Klangbild: Natürlich.
Fertigung: In Ordnung.
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I mmer noch gibt es wenige Aufnahmen mit Wer-
ken von Hugo Distler, obwohl er, gerade was die
Chorliteratur betrifft, zu den wichtigsten Kompo-

nisten dieses Jahrhunderts gehört. Jetzt ist eine Ein-
spielung seiner Chorstücke mit dem Kammerchor
Carmina Mundi aus Aachen auf dem Markt. Der Chor,
bestehend aus musikinteressierten Laien, setzte sich
schon in vorangegangenen Produktionen mit den
Werken Hugo Distlers auseinander: Nach dem Möri-
ke-Chorliederbuch ist nun das Neue Chorliederbuch
op. 16 an der Reihe.

Hugo Distlers Idee, Lieder für gemischten Chor zu
schreiben, entstand, nachdem ihn der Hamburger
Lehrergesangverein um Kompositionen bat. Distler,
gegen „Männerchorsingen" eingestellt, wollte etwas
„Geschmackvolles" für gemischten Chor entgegen-
setzen. Daher begann er mit dem Mitte der 30er Jah-
re bekanntgewordenen Heinz Grunow zusammenzu-
arbeiten. Dieser spätere Jurist hatte den Anspruch,
das Volksliedgut mit Neuschöpfungen zu bereichern
und konnte sich schnell mit der Idee anfreunden,
Distler mit einer großen Anzahl von Texten zu ver-
sorgen. So entstand das Neue Chorliederbuch, des-
sen erste vier Teile aus Kalendersprüchen zu jedem
Monat bestehen. Sie setzen sich zusammen aus einer
Bauernregel und einem volkstümlichen Spruch. Dann
folgen im Chorliederbuch sechs Minne-, drei Bauern-
lieder und drei „Fröhliche Lieder", von denen „Ich
brach drei dürre Reiselein" und „Lob auf die Musik"
als einzige populär wurden.

Der Chor müßte den in ihrer Form immer gleichen
Liedern eine stark agogische, textverständliche In-
terpretation entgegensetzen und die Kompositionen
mit Leben erfüllen. Hier jedoch reicht das Engage-
ment von Carmina Mundi und Harald Nickoll nicht
aus. Flaue Tempi, wenig dynamische Abstufungen
und unverständliche Aussprache lassen den Hörer
schon nach wenigen Stücken ermüden. Der Chor ver-
fügt über gutes Stimmmaterial, das aber offensicht-
lich nicht genügend gefordert wird. Vielleicht müßte
man bei diesen von der kompositorischen Struktur
her einfachen Stücken stark übertreiben, damit
Spannung und Lebendigkeit entstehen.

Schade, daß Carmina Mundi mit dem Mörike-Chor-
liederbuch weitaus interessantere Darbietungen ge-
lungen sind. So kann man diese Produktion nur zum
Zweck des Kennenlernens der Werke empfehlen, da
es die einzige Aufnahme ist. Der Genuß bleibt leider
auf der Strecke. Marike Datscheweit
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Postavantgardi-
stische Ge-
gensätze.

Görecki, Miserere op. 44 für Chor, Gubaiduli-
na, Alleluja für Chor und Orchester; Danish Na-
tional Radio Choir, Danish National Radio Sym-
phony Orchestra, Dmitri Kitaenko, Jesper Gro-
ve Jorgensen;
Chandos/Koch CD 9523 (WD: 6956") DDD
Aufnahmedatum: 1994,1996
Klangbild: Weich, transparent.
Fertigung: Gut.

M usik ist immer auch ein persönliches Erleb-
nis, jenseits objektiver Tatbestände, die ein
geschulter analytischer Blick rasch benen-

nen kann. Warum berührt Göreckis „Miserere" (1981)
noch so unmittelbar, so ernsthaft und unzweideutig,
obwohl die von dem Tonfall dieser Musik ausgelöste
Mode längst unerträgliche Peinlichkeiten hervorge-
bracht hat? Was ist so viel besser an dieser Kompo-
sition als an ihren Imitationen? Die Versuche, das
Phänomen zu beschreiben, müssen aufgrund der Na-
tur der Musik unvollkommen bleiben - die Schlicht-
heit und Natürlichkeit des chorischen Bogens, die
fast beiläufige, von selbst fließende Melodik, die sich
fast unscheinbar und ganz unpathetisch aufbaut, ih-
re Konsequenz, aber immer auch ihre Unberechen-
barkeit, die die Musik aus jeglichen akademischen
Schablonen hebt.

Und auch die formale Erscheinung mag äußerlich
faszinieren - daß sie etwas Inneres, Substanzielles
verbirgt, glaubt man der Musik erst, wenn man sie
hört: in zehn großen chorischen Bögen erlaubt sich
Görecki nur die Anrufung „Domine Deus noster", wo-
bei jeder Bogen wie in einer Umdrehung jeweils eine
neue Intensitätsstufe erreicht. Erst beim elften
Durchgang folgt dann das „miserere nobis", wobei
Görecki diesen neuen, bittenden Blickwinkel auch
zeitlich 10:1 proportioniert - 30 Minuten Anrufung, 3
Minuten das „Erbarme Dich!").

Jesper Grove Jorgensen und der dänische natio-
nale Radiochor halten Architektur und Emotion in ei-
ner spannungsreichen und spirituell eindringlichen
Balance; vor allem sind die minimalen Veränderun-
gen und Steigerungen der elf Sätze zueinander
äußerst detailliert gearbeitet, ohne in plakative Ex-
pressivität zu verfallen.

Auch Sofia Gubaidulinas „Alleluja" (1990) über-
zeugt in der Interpretation; im Gegensatz zu Görecki
wirkt der Tonfall hier jedoch allzu künstlich, ja insze-
niert. Die dramatisch aufgerissenen Facetten, in wel-
che die Komponistin ihr „Alleluja" setzt, wühlen zu
viel verbrauchte avantgardistisch-modernistische
Stilmittel auf. Konfrontiert mit archaischen, aber
auch spätromantischen Klischees und Gesten, hin-
terläßt die Komposition einen faden, gemischt-post-
modernen Nachgeschmack.

Hans-Christian von Dadelsen

m
Ein Musik- und
Vortragsereig-
nis.

o

Thomas Hampson singt Lieder nach Gedich-
ten von Walt Whitman: Werke von Rorem,
Bridge, Stanford, Vaughan Williams, Strassburg,
Bacon, Dalmas, Hindemith, Neidlinger, Bur-
leigh, Ives, Weill, Busby, Tilson Thomas, Bern-
stein u.a.; Thomas Hampson (Bariton), Craig
Rutenberg (Klavier);
EMI CD 5 55028 2 (WD: 66 '48") DDD
Aufhahmedatum: 1993,1994
Klangbild: Präsent, klar, plastisch
Fertigung: Einwandfrei, Textbeigabe nur in
englischer Sprache.

M it dieser Aufnahme erfüllt sich so etwas wie
eine Wunschvorstellung: ein originelles
Konzept, nahezu unbekannte, doch ken-

nenswerte Kompositionen - und alles in meisterhaf-
ter Ausführung. Mit der Lyrik des amerikanischen
Dichters Walt Whitman (1819-1892) ist ein reiches
Musikkapitel verbunden, Komponisten wie Hinde-
mith, Britten, Henze und viele andere fühlten sich
durch seine Poesie inspiriert. Whitman war selbst ein
großer Opern- und Gesangsfreund und schwärmte
für Jenny Lind, Adelina Patti, Marietta Alboni.

Das Programm mit Vertonungen von Whitman-
Texten, das Thomas Hampson und sein Klavierbe-
gleiter Craig Rutenberg vorstellen, enthält Komposi-
tionen überwiegend englisch-amerikanischer Her-
kunft, die kaum als bekannt zu bezeichnen sind.
Kaum bekannt - dasselbe läßt sich zum Teil sogar
von den Komponisten sagen. Die Namen Charles Na-
ginsky, William H. Neidlinger, Henry Thacker ßur-
leigh, Philip Dalmas, Robert Strassburg, Craig Ur-
quhart - um nur einige herauszugreifen - sind bis-
her im Plattenkatalog nicht vorzufinden. Andere wie
Ned Rorem, Frank Bridge, Charles Villiers Stanford
gelten wohl unter Kennern als Notabilitäten, werden
aber doch am ehesten den interessanten Außensei-
tern zugerechnet. Das Gebiet der sogenannten Pro-
minenz vertreten in dieser Sammlung Paul Hinde-
mith, Ralph Vaughan Williams, Kurt Weill, Charles
Ives und Leonard Bernstein. Aber auf „bekannt" und
„unbekannt" kommt es hier überhaupt nicht an. Das
Band, das alles umschließt, ist Whitmans tief
berührende Lyrik, die - wie die Beispiele zeigen -
auch Musiker von eher peripherer Bedeutung zu
höchst beachtenswerten Einzeltaten beflügelt hat.

Was die Aufnahme vollends in die Regionen des
Besonderen erhebt, ist Hampsons glühend begeister-
ter Vortrag. Der Sänger, der zwischendurch auch als
Rezitator von Whitman-Gedichten exzelliert, gibt
hier sein Bestes und Äußerstes. In jedem Moment
merkt man, daß ihm dieses Programm eine Herzens-
angelegenheit ist. Für diesen energischen und liebe-
vollen Kräfteeinsatz muß man ihm und seinem vor-
bildlichen Klavierbegleiter Hochachtung zollen. Ein-
ziger Mangel: daß keine deutsche Übersetzung mit-
gegeben wurde, weder von den Liedertexten noch
vom Kommentar. • Clemens Höslinger

Mittelmaß.

Liszt, Geistliche Chormusik: Ave Maria S. 20/1,
Die Seligpreisungen S. 25, Pater noster S. 41/1,
Via Crucis S. 53, Vater unser S. 29; Furio Zanasi
(Bariton), Antonella ßalducci (Sopran), Doro-
thee Labusch (Mezzosopran), Ulrich Rausch
(Baß), Paolo Crivellaro (Orgel), Chor von Radio
Svizzera Lugano, Diego Fasolis (Klavier u. Lei-
tung);

Naxos CD 8.553786 (WD: 6214") DDD
Aufnahmedatum: 1993
Klangbild: Warm, trocken, klar.
Fertigung: Gut.

Buxtehude, Membra Jesu Nostri, Rosenmül-
ler, Sinfonia XI; Caterina Trogu (Sopran),
Roberta Invernizzi (Sopran), Roberto Balconi
(Altus), Mario Cecchetti (Tenor), Daniele Carno-
vich (Baß), Chor von Radio Svizzera Lugano, So-
natori de la Gioiosa Marca Treviso, Accademia
Strumentale Italiana Verona, Diego Fasolis;
Naxos CD 8.553787 (WD: 6458") DDD
Aufnahmedatum: 1994
Klangbild: Warm, räumlich.
Fertigung: Gut

Der Chor von Radio Svizzera in Lugano beschäf-
tigt sich in der Hauptsache mit Chormusik des
16. bis 18. Jahrhunderts, für die er aufgrund

seiner nicht gerade philharmonischen Größe bestens
geeignet scheint. Gut zu hören ist dies auf der CD mit
dem siebenteiligen Kantatenzyklus „Membra Jesu
Nostri" von Dietrich Buxtehude. Der in der Besetzung
flexible Chor agiert hier mit drei Sängern pro Stimme
fast schon solistisch. Die Instrumentalisten, das
Gambenensemble Accademia Instrumentale Italiana
und die Sonatori de la Gioiosa Marca (zwei Violinen,
Violoncello, Violone, Orgel und Chitarrone) berei-
chern die Klangfarben, decken aber die Sänger nie
zu, so daß große Transparenz gewährleistet bleibt.
Die Solisten haben angenehme Stimmen, wirken aber
zum Teil etwas angestrengt.

Die interpretatorischen Bemühungen reichen bei
allen Beteiligten allerdings nicht aus, dem Werk
genügend Impulse zu verleihen. Oft fließen die Kom-
positionen zu ruhig dahin, dynamische Abstufungen
finden kaum statt. Sicherlich ist dies kein hochdra-
matisches Werk, aber etwas mehr an Spannung und
Kraft würde man sich schon wünschen.

Leider kann der Chor auch bei den Werken von
Franz Liszt nicht ganz überzeugen. Zwar werden hier
die dynamischen Vorzeichen ernst genommen und
umgesetzt (so ist der Chor in der Lage ein äußerst
warmes pianissimo zu singen, klingt im forte dann et-
was hell), auch ist die Textverständlichkeit zum Teil
hervorragend, es fehlt aber der große Bogen und die
tiefergehenden Ausdrucksmittel. Alles in allem also
Interpretationen von mittlerer Qualität, für die dann
lediglich der Preis der CD ein Argument ist.

• .f. - . i . Ü . - . I - I ' ' . , . < - , . - • • • • Marike Datscheweit
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Wenig fesselnd.

Eva Mei singt Belcantoarien von Bellini,
Adelson e Salvini, La Sonambula, I Puritani,
Donizetti, Rita, Betly und Rossini. 11 camiba-
le di matrionio, L'occasione fa il ladro, L'inan-
no felice, La scala di seta, II Turco in Italia; Eva
Mei (Sopran), Münchner Rundfunkorchester,
Janös Koväcs;
RCA/BMG-Ariola CD09026 68525-2 (WD-. 7329)
DDD
Aufnahmedatum: 1996
Klangbild: Heutiger Standard
Fertigung: Essay und Biographien deutsch und
englisch, Texte in vier Sprachen.; technisch ein-
wandfrei.

Für die liebende Amenaide neben dem dramati-
schen Temperament Vesselina Kasarowas als
Tancredi war der Mädchen-Sopran der Italiene-

rin Eva Mei eine rollendeckende Besetzung. Auf ihrer
musica da camera-CD mit dem oft farblosen Fabio Bi-
dini am Klavier wirkte sie eher brav und ordentlich
singend. Im Beiheft ihrer neuen Arien-CD wird die
Bedeutung des Fachbegriffs „klassischer Belcanto"
umrissen - und Eva Mei will sich als Vertreterin des
Belcanto-Fachs profilieren.

Dabei gelingt ihr rein gesangstechnisch vieles gut:
die Stimme sitzt, spricht leicht an und ist dement-
sprechend beweglich; kleine Fiorituren singt sie
schlank geführt; die Höhe kommt gut und locker; das
Legato ist gut. So hört man vielen Phrasen gerne zu -
und bleibt doch unbeteiligt. Spätestens bei Bellinis
Amina und Elvira wird dann auch klar, warum: zu
hören ist die Besitzerin einer schönen Stimme, mehr
nicht. Nun soll im 20. Todesjahr der Callas diese ei-
genwillig-singuläre Belcanto-Künstlerin nicht ausge-
rechnet diesem zum interpretatorischen Vergleich
herangezogen werden, wohl aber das von ihr dra-
stisch erweiterte Expressionsspektrum. Daran ge-
messen, entwickelt Eva Mei kaum Farben und zu we-
nig dynamisch spannende Abstufungen - wie auch
der orchestrale Hintergrund. Stattdessen sauberes
Referieren von Noten, der durchgängige Hörein-
druck einer netten jungen Frau, die gut singt - aber
wenig fesselnd. Wolf-Dieter Peter

Lasziver
Manierismus.

Monteverdi, Quinto Libro de Madrigali; Con-
certo Italiano, Rinaldo Alessandrini;
Opus m/Helikon harrnonia mundi CD 30-166
(WD: 65'ig") DDD
Aufnahmedatum: 1996
Klangbild: Gut balanciert und in milder Prä-
senz.
Fertigung: Ohne Mängel.
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Von Claudio Monteverdis fünftem Madrigalbuch
(1605) gab es bisher zwei Gesamtaufnahmen:
die eine, mit der Societä Cameristica di Lugano

und Edwin Loehrer, stammt aus den 1960er Jahren;
die andere mit dem Consort of Musicke (Decca CD 410
291-2) ist inzwischen auch mehr als 13 Jahre alt. Nach
den Gesamtaufnahmen des zweiten, vierten und
sechsten Madrigalbuches mit dem Concerto Italiano
unter der Leitung von Rinaldo Alessandrini war es zu
erwarten, daß diese herausragenden Interpreten
sich nun mit dem fünften Buch, einer in Monteverdis
CEuvre äußerst signifikanten Sammlung, beschäfti-
gen, und aufgrund der früheren Aufnahmen Ales-
sandrinis durfte man eine individuell-neuartige
Annäherung erwarten.

Daß die Solisten des Concerto Italiano wieder ein-
mal eine stimmtechnisch und in der Intonation ta-
dellose, in der Textartikulation fein ausgeschliffene
Leistung bieten, ist inzwischen eigentlich selbstver-
ständlich. Alessandrini bevorzugt eher leise-intro-
vertierte Stimmungen, die nur gelegentlich - wie et-
wa am Anfang von „Dorinda, ah! dirö", dem dritten
Teil des Zyklus „Ecco Silvio" - in dramatische Aus-
brüche münden. Tempo und Metrum werden im
Dienste der Deklamation oft recht frei gehandhabt:
bei einigen Stellen in „Era l'anima mia", „Che dar piü
vi poss'io?" oder bei dem so wunderbar eigenwillig
harmonisierten Anfang von „M'e piü dolce il penar"
erscheinen die Motive wie von jeglichem metrischen
Zwang losgelöst, ohne freilich die rhythmische Prä-
gnanz zu verlieren - durch diese Phrasierung werden
die einzelnen motivischen und formalen Abschnitte
voneinander so plastisch getrennt beziehungsweise
einander gegenübergestellt, daß der Eindruck ent-
steht, die Stücke „atmeten" vollkommen frei.

Was aber bei der Aufnahme Alessandrinis faszi-
niert, ist jene Ausdrucksweise, die die mehr oder we-
niger unverhüllte Erotik dieser Madrigale auf eine
geradezu laszive Weise betont. In der Aufnahme des
Consort of Musicke kommen Momente vor, in denen
der sinnliche Effekt quasi hinter einer gespielten Un-
schuld versteckt wird - beim Concerto Italiano gibt
es solche naiv-unschuldigen Augenblicke nicht mehr,
denn hier erhält jeder Satz, jedes Motiv feine An-
spielungen und doppelbödige Deutungen. Gewiß ist
diese Doppelbödigkeit schon in den Texten von Gua-
rini vorhanden - aber das Concerto Italiano veran-
schaulicht, wie Monteverdi die Texte in eine andere
emotionelle Sphäre hebt und die neckischen Liebes-
spiele in tiefe Bekenntnisse verwandelt. Eva Pinter
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Aufregende
Deutungen.

Monteverdi, Achtes Madrigalbuch (Vol. I):
Altri canti d'Amor, Lamento della Ninfa, Vago
augelletto, Perche t'en fuggi, Altri canti di Mar-
te, Ogni amante e guerrier, Hör che'l ciel e la
terra, Gira il nemico, Dolcissimo uscignolo, Ar-
do avvampo; Concerto Italiano, Rinaldo Ales-
sandrini;
Opus 111/Helikon harmonia mundi CD 30-187
(WD-. 7510") DDD
Aufnahmedatum: 1997
Klangbild: Sehr präsent, ausgeglichen und dif-
ferenziert.
Fertigung: Ohne Mängel.

N eun Monate nach der Aufnahme des fünften
Madrigalbuches entstand dieser Beitrag zum
Monteverdi-Projekt des Concerto Italiano.

Die vorliegende erste Folge des umfangreichen ach-
ten Buches, der „Madrigali guerrieri ed amorosi", hält
sich zwar - auf etwas erstaunliche und auch nicht
näher erklärte Weise - nicht an den symmetrischen
Aufbau der Sammlung zwischen „Kriegerischen" und
„Liebesmadrigalen": ja, die einzelnen Teile werden
miteinander vermischt. Die Zusammenstellung zeigt
trotzdem eine gewisse Konzeption, indem die Zwil-
lingsstücke „Altri canti d'Amor" bzw. „Altri canti di
Marte" und die in der Sammlung jeweils darauffol-
genden, großangelegten Petrarca-Vertonungen
durch Stücke für kleinere Besetzung getrennt wer-
den. Insgesamt enthält die Aufnahme die „Ensemble-
Stücke" der Sammlung; für die weiteren Folgen blei-
ben neben einigen Terzetten und dem fünfstimmigen
„Chi vuol haver felice" noch die hochvirtuosen Duet-
te sowie die großformatigen Bühnenstücke.

Die ungemein flexible rhythmische und metrische
Gestaltung und die fein nuancierte Textartikulation
des Concerto Italiano verleihen vor allem den
großen Ensemble-Kompositionen eine einzigartige
Spannung: die kriegerischen Szenen der „Altri canti"-
Werke etwa werden voller Wucht und Dramatik, zu-
gleich mit bestechender Transparenz und vollkom-
men beherrschter stimmlicher Virtuosität darge-
stellt, um danach quasi einen Stillstand in der Musik
zu veranschaulichen. An vielen Stellen wartet dann
Rinaldo Alessandrini mit individuellen musikali-
schen Auffassungen auf: „Lamento della Ninfa" zeigt
eher aufgeregte als resigniert klagende Züge, und die
Petrarca-Vertonung „Hör che'l ciel" erfährt eine
musikalische und dramatische Steigerung, die in den
Interpretationen dieses wahrhaft einmaligen Stückes
ihresgleichen sucht. Eine Aufnahme voller stringen-
ter Intensität - sie macht auf die weiteren Folgen des
Achten Madrigalbuches mit dem Concerto Italiano,
dabei vor allem auf die großen Bühnenstücke wie
„lntroduzione al Ballo", „II Ballo delle ingrate" und
insbesondere auf „Combattimento di Tancredi e
Clorinda" neugierig. Eva Pinter

Kreativer Um-
gang mit
schwierigem
Repertoire.

Musik der Troubabours und Trouveres —
Werke von Richard Löwenherz, Guiot de Dijon,
Chastelain de Couci, Conon de Bethune, Gace
Brule, Bernart de Ventadorn, Gaucelm Faidit
und anon.; Alla Francesca;
Opus m/Helikon harmonia mundi CD 30-170
(WD: 5913") DDD
Aufnahmedatum: 1996
Klangbild: Gute räumliche Wirkung, ausba-
lanciert.
Fertigung: Einwandfrei.

Le Jeu d'amour — Liebes- und Tanzlieder des
französischen Mittelalters; Anne Azema (Ge-
sang), Shira Kämmen, Jesse Lepkoff, Robert
Mealy, Margriet Tindemans, John Fleagle, Noel
Bisson, Catherine Jousselin, Ellen Santaniello,
Anne Azema;
Erato/East West Records CD 17072-2 (WD:
5g 43") DDD
Aufnahmedatum: 1996
Klangbild: Klar, direkt, ausgewogen.

E rfreulich ist die zunehmende Zahl von Veröf-
fentlichungen kompetenter Musiker und En-
sembles, die sich mit dem schwierigen, für die

europäische Musik- und Literaturgeschichte aber
zentralen Fundus des 12. und 13. Jahrhunderts be-
schäftigen: dem Liedrepertoire der südfranzösischen
Troubadours und der nordfranzösischen Trouveres.

Beide Veröffentlichungen stammen aus Frank-
reich und zeigen in der Konzeption und in verschie-
denen Details unterschiedliche Ansätze, stehen aber
beide auf einem gleichermaßen hohen Niveau der In-
terpretation - verstanden als bewußter, auf Basis
der Quellen sachkundig recherchierter Umgang mit
dem Liedrepertoire. Während sich Alla Francesca um
den unvergleichlich guten Emmanuel Bonnardot mit
den Trouveres - ausgehend von dem König und Dich-
ter Richard Löwenherz, seiner Familie und seines Ho-
fes - beschäftigt, wählt Anne Azema einen eher ab-
strakten Ansatz, ausgehend von der Idee der hohen
Liebe, des „fin amor" und des daraus resultierenden
höfischen Spiels. Sie stellt eine klingende Anthologie
von Liedern, Motetten und Tanzsätzen zusammen,
wie sie in einer idealtypischen Hofgesellschaft er-
klungen sein könnten. Diese Aufnahme mit einer gu-
ten Einführung ist daher jedem zu empfehlen, der
sich erstmals mit dem Repertoire beschäftigen möch-
te. Mehr für Kenner, Spezialisten und Liebhaber des
Trouveres-Repertoires ist die Aufnahme von Alla
Francesca bestimmt, die ihre Aufführungen unter
sachkundiger Recherche am Centre de Musique Me-
dievale in Paris vorbereiten. Hier ist nichts musikan-
tisch übergangen oder zurechtgerückt; hier herrscht
souveräner Einsatz der Instrumente und der Stim-
men, eine kluge und gut kommentierte Auswahl an
aussagekräftigen Stücken. Matthias Hutzel

Kammerchor
mit sattem
Klang.

Poulenc, Litanies ä la Vierge Noire, Messe, Mo-
tets pour un temps de penitence, Motets pour
un temps de Noel, Petites Prieres ä St. Francois
d'Assise; Chceur de Chambre Accentus, Lauren-
ce Equilbey;
Accord/edel CD205 892 (WD: 7250")DDD
Aufnahmedatum: 1996
Klangbild: Klar, angenehm warm.
Fertigung: Fehlerhafte Übersetzung des Be-
gleittextes, ansonsten etwas unkonventionell.

Der erste Kontakt mit einer CD geht über den
optischen Eindruck. Unruhige Schriftzüge und
verschobene Bilder bestimmen bei der vorlie-

genden CD das Cover und die Trackliste im Booklet.
Unangenehm fallen dann die Ungereimtheiten in der
deutschen Übersetzung des Begleittextes auf. Die
Übertragung ist an manchen Stellen so fehlerhaft,
daß ganze Sätze unlogisch werden und der Leser auf
den französischen Originaltext zurückgreifen muß.
Was weniger erfreulich beginnt, wird jedoch beim
Hören dieser CD wieder wettgemacht.

Der Kammerchor Accentus aus Paris, der 1991
gegründet wurde, besteht aus 32 hervorragenden
Sängern. Seine Leiterin Laurence Equilbey studierte
Chorleitung bei Eric Ericson und legte mit Accentus
den Schwerpunkt der Arbeit auf die a cappella-Musik
des 19. und 20. Jahrhunderts. Einige der Chormitglie-
der haben große Stimmen mit leichtem Vibrato, das
vor allem in forte-Stellen hörbar wird. Dadurch ent-
steht ein satter, farbiger Gesamtklang, der für die
Musik der letzten beiden Jahrhunderte hervorragend
geeignet ist. Auch in den leisen Stellen vermögen die
Sänger dank ihrer volltönenden Stimmen volle, run-
de Klänge zu produzieren, bleiben aber, sofern er-
forderlich, trotzdem schlicht.

Die Frauenstimmen allein lassen ihre Klangvielfalt
zum Beispiel in den Litanies ä la Vierge Noire erklin-
gen. Nach einem äußerst zarten Beginn steigern sie
sich zu einem kraftvollen forte. Größte Spannung
wird über diese traurigen Klagen gelegt, die den Hö-
rer in ihren Bann ziehen. Die Männergruppe kann mit
ebenso kultiviertem Gesang aufwarten. Die Bässe le-
gen beispielsweise im ersten Stück der Gebete des
Franz von Assisi einen wunderbar warmen Klangtep-
pich, über dem sich die Tenöre leicht entfalten. Das
zweite Stück ist beinahe etwas volkstümlich, ohne je-
doch niveaulos zu sein. Die Männer singen auch hier
hochsensibel. Die anderen kleineren Stücke und die
Motetten werden in gleicher subtiler Weise interpre-
tiert.

Die Messe in G-Dur wird wenig markant begon-
nen, dann jedoch zieht der Kammerchor unter seiner
Leiterin alle Register seines Könnens und vollbringt
mit rhythmischer Exaktheit, klanglichen Finessen,
hervorragender Aussprache und intensiver inhaltli-
cher Darstellung eine mustergültige Interpretation.

Marike Datscheweit
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Unausgeglichen.

Schubert, Lieder: Heidenröslein, Die Forelle,
An die Nachtigall, Im Frühling, Die junge Non-
ne, Nacht und Träume, Auf dem Wasser zu sin-
gen, Ave Maria, Frühlingsglaube, Gretchen am
Spinnrade, Du bist die Ruh', Der Tod und das
Mädchen, Viola, Die Männer sind mechant!;
Renee Fleming (Sopran), Christoph Eschenbach
(Klavier);

Decca CD 455 294-2 (WD: 66 53") DDD

Aufnahmedatum: 1996
Klangbild: Ausgeglichen.
Fertigung: Einwandfrei; viersprachiges Text-
heft.

I hre Opernstimme hat Renee Fleming vielfältig er-
probt, sogar als Evchen in Wagners „Meistersin-
ger" - wenngleich im akustisch so entgegenkom-

menden Bayreuth - , und als Marschallin, aber auch
und besonders rollendeckend im „Faust" von Gou-
nod in der letzten Met-Saison. Mit dem Lied beschäf-
tigt sie sich seit ihren frühen Sängerjahren, ihr Zu-
gang erscheint aber noch nicht so ausgeglichen, daß
man ihr nicht Präferenzen unterstellen könnte. Der
apart getönte, schmiegsame Sopran verströmt sich
gern in einer ruhigen Gesangslinie. Etliche Strauss-
Lieder müßten in ihrem Bedürfnis nach Wohlklang
und vokalem Effekt Renee Fleming ganz besonders
gut liegen.

In dieser Zusammenstellung von Schubert-Liedern
sind es die verinnerlichten Stücke, in denen die In-
terpretin ihr Empfinden und ihre Gesangskultur zur
deckungsgleichen Wirkung zu verknüpfen versteht,
insbesondere „An die Nachtigall", „Nacht und Träu-
me", „Du bist die Ruh'" und das populäre „Ave Maria".
Hier wird ein schönes piano auch zum adäquaten
Stilmittel. Renee Fleming versteht sich darauf, eine
Mezzavoce zu bilden und Schwelltöne sowie Diminu-
endi umzusetzen, was der lebendigen Gestaltung
dienlich ist; angeschliffene Töne, fallweise gestörter
Klangausgleich und Momente reduzierter Flexibilität
belasten einzelne Wiedergaben. Manchmal (z.B. „Die
Forelle") fehlt es nur an sprachlicher Prägnanz (trotz
an und für sich gutem Deutsch). In „Gretchen am
Spinnrade" führt überzogene Dramatik zu forcierten,
stumpfen Spitzentönen; darauf wird Salzburgs näch-
ste Donna Anna zu achten haben. Eindrucksvoll ge-
lingt „Der Tod und das Mädchen", weil die quasi farb-
lose tiefste Lage den passenden Effekt ermöglicht.
Dem viertelstündigen Kuriosum „Viola" D 786 nähert
sich Christoph Eschenbach schon in der Einleitung
recht blaß-verträumt, so daß rasch klar wird, daß
auch die lebendigen, freudigen Facetten der floristi-
schen Ballade nicht mit der durch Fischer-Dies-
kau/Moore erzielten Spontaneität zum Klingen kom-
men würden. Hermann Schönegger

Authentisch.

Schubert, Sämtliche Werke für Männerchor
(Vol. 3): Wein und Liebe, Ruhe, schönstes Glück
der Erde, Verschwunden sind die Schmerzen,
Bardengesang, Räuberlied, Leise, leise laßt uns
singen, Wehmut u.a.; Die Singphoniker;
cpo/jpc CD 99g399-2 (WD: 58'19") DDD
Aufnahmedatum: 1996
Klangbild: Klar, präsent.
Fertigung: Einwandfrei.
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M it dieser CD liegt nun die dritte Folge einer
geplanten Gesamtaufnahme aller Komposi-
tionen für Männerstimmen von Franz Schu-

bert vor. Darunter befinden sich Werke, die noch auf
Anregung seines Lehrers Antonio Salieri 1816 ent-
standen sind und drei Lieder von 1827. Dieser Zeit-
raum umfaßt die gesamte musikalische Entwicklung
Schuberts, und die spiegelt sich in seinen Komposi-
tionen wider. Spielerische Formen (z.B. Kanons) ste-
hen neben Liedhaftem und strenger Durchkompo-
niertem, Humorvolles neben Nachdenklichem. Die
Besetzungsvarianten der drei- und vierstimmigen
Kompositionen zeigen, inwieweit sich Schubert auf
die Möglichkeiten seines Freundeskreises einstellen
konnte. Oft waren diese Stücke ad hoc, sozusagen
aus dem Handgelenk, für ein Treffen komponiert
worden.

Die Frage nach der Größe der Besetzung, die Al-
fons Brandl im Textheft anspricht, stellt sich bei
Schubert von Fall zu Fall. Selbstverständlich standen
ihm keine Chöre zur Verfügung, die Kreise, für die er
schrieb und die er sich beim Komponieren vorge-
stellt haben muß, brachten pro Stimme einen, viel-
leicht zwei Sänger auf. Fraglos eignen sich aber viele
der Werke auch für einen Chor. Klangliche Fülle
schadet den kleinen Kostbarkeiten nicht, wie Auf-
nahmen und Aufführungen professioneller Männer-
chöre bewiesen haben. Demgegenüber mag es aber
richtig sein, die Werke getreu ihrer eigentlichen Be-
stimmung mit Solisten zu besetzen. Zumal wenn es
sich um eine Sängerformation erster Wahl handelt,
wie die Singphoniker. Hier lohnt es sich in jeder Hin-
sicht zuzuhören. Stimmliche Qualitäten sind in die-
sem Ensemble Voraussetzung, und wie auch bei den
bisherigen Aufnahmen, agieren die Musiker mit klu-
gem Gespür für die Feinheiten der Werke. Größt-
mögliche Textverständlichkeit ist offensichtlich er-
stes Gebot, dies allein bringt den Stücken die nötige
Transparenz, aber auch Spannung. Weiterhin gehen
die Singphoniker auf jede Nuance von Text und Mu-
sik ein. Jeder Seufzer, jedes traurige Wort, jede Stim-
mungsnuance wird mit speziellen Ausdrucksmitteln
herausgearbeitet. Ob leicht ironisch, humorvoll, me-
lancholisch, träumerisch, jedes Detail wird wieder-
gegeben. Die Stücke gewinnen dadurch an Lebendig-
keit und lassen den Hörer aufmerksam zuhören. Dar-
überhinaus gibt das Textheft interessante Informa-
tionen und rundet das hervorragende Ergebnis die-
ser Schubert-Aufnahme ab. Marike Datscheweit
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Differenziert,
stimmpräsent,
auf Linie.

Schumann, Liederkreis op. 24, Der arme Peter
op. 53/3,20 Lieder und Gesänge aus dem lyri-
schen Intermezzo von Heinrich Heine im Buch
der Lieder; Thomas Hampson (Bariton), Wolf-
gang Sawallisch (Klavier);
EMI CD 5 55598 2 (WD: 60 '15") DDD
Aufnahmedatum: 1994
Klangbild: Offen, ausgeglichen.
Fertigung: Einwandfrei; dreisprachige Text-
beilage.

E rhöhte Aufmerksamkeit beansprucht die Erst-
fassung der „Dichterliebe", selbst wenn der po-
puläre Zyklus hier nicht zum erstenmal in der

erweiterten Form vorgelegt wird. (Den Vorsprung
von etwa einem Jahr sicherte sich eine beachtens-
werte Aufnahme mit dem Tenor Udo Scheuerpflug
auf Amati - vgl. FF 5/96).

Fest steht - und damit sei ein langer Textbeitrag
im Beiheft auf einen kurzen Nenner gebracht: Schu-
mann komponierte für einen Zyklus 20 Lieder nach
Heine-Gedichten aus dem lyrischen Intermezzo im
Buch der Lieder. Im Druck erschien die „Dichterliebe"
erst vier Jahre später (1844), und zwar nur sechzehn-
teilig. Wer vier Lieder warum herausgenommen hat,
ließ sich bis heute nicht klären. Akzeptieren wir also
zwei Resultate einer schöpferischen Unternehmung.
Daß man mehr der gewohnten, populär gewordenen
Form zuneigt, hat gewiß nicht nur mit Bequemlich-
keit zu tun. Es scheint mir schon wohlüberlegt
gekürzt worden zu sein. Und um eine „Rettung" von
vier Liedern geht es ohnehin nicht, denn „Dein Ange-
sicht", „Lehn' deine Wang'", „Es leuchtet meine Liebe"
und „Mein Wagen rollet langsam" sind separat ver-
legt worden.

Thomas Hampson übt permanent Kontrolle aus
über die Bildung seines sehr flexiblen, meist offenen
Tones, über geplante Dynamik-Nuancen wie über
seine deutliche Aussprache und sichert so den Inter-
pretationen einen hohen Rang. Gewiß birgt sein Per-
fektionismus auch die Gefahr einer gewissen Glätte
in sich. Das verdeutlicht ein Vergleich, wenn etwa
Olaf Bär im Liederkreis op. 24 (EMI CD 7 54027 2) mit
weniger Stimmeinsatz und liebevoller Detailarbeit
eine stärkere Profilierung der Lieder erreicht. In der
„Dichterliebe" ringt Hampson wie viele seiner Vor-
gänger um die tiefsten Töne, kehrt andererseits bei
jeder legitimen Gelegenheit baritonale Kraft hervor,
um Kontraste zu schaffen zu den vielen Momenten
verinnerlichter Lyrik. In diesen zauberhaften Nach-
schöpfungen (exquisit: „Am leuchtenden Sommer-
morgen") gipfelt die Partnerschaft mit dem facetten-
reichen, nichts gern dem Augenblick anvertrauenden
Wolfgang Sawallisch, der am Flügel in jedem Moment
rhythmische Exaktkeit garantiert und dem Sänger
durch seine Vorgaben Sicherheit bietet.

Hermann Schönegger

Vergegenwärti-
gung vergange-
ner Kulturen.

Sephardische Lieder: a-c Ea Judios/Yo en
estando/Yo m'estava reposando, Calvi,
Calvi/Rey Don Alonso/Kol libi. Caldibi Castigli-
ano, Porke yorach, Cados, Cados, Ayyu-has-
saqi/Qum Yedid nafsi, Ya gawhar al galali, Hai
darä, Una tarde de verano; Sarband, Vladimir
Ivanoff;
Jaro CD 4206-2 (WD: 49 '20") DDD
Aufnahmedatum: 1994
Klangbild: Konzentriert, differenziert; keine
Raumwirkung.
Fertigung: Einwandfrei; inhaltlich hervorra-
gendes Booklet, aber Schriftgrad zu klein.

Vladimir Ivanoff dokumentiert auch mit dieser
Aufnahme seine Erfahrungen und Erkenntnisse
als Grenzgänger zwischen Okzident und Orient.

Die Überschneidungen der Kulturkreise sind mannig-
faltig: einmal zwischen europäischen und türkischen
bzw. orientalischen Musikern, zum anderen zwi-
schen westlichen und östlichen Kulturen und ihren
spezifischen musikalischen Traditionen während des
Mittelalters. Thematisch grenzt er sein Repertoire
auf musikalische Traditionen und Gattungen der Se-
phardim ein, jener Juden, die sich im Exil seit der Rö-
merzeit auf der iberischen Halbinsel und in Nordafri-
ka niedergelassen hatten und dort bis 1492, bis zur
Vertreibung durch den spanischen König Ferdinand,
blieben. Mit einer historischen Einleitung über die
Geschichte der sephardischen Juden und einem
Überblick über ihre musikalischen Traditionen, die
sich in verschiedenen Gattungen verfestigt haben,
führt Ivanoff selbst kompetent in das eingespielte
Repertoire ein. Die drei wesentlichen Gattungen -
der Romancero, der Cancionero und die Copla - wer-
den erläutert und mit ihrem musiksoziologischen
Hintergrund vorgestellt. Dabei erfährt der interes-
sierte Hörer, daß in der traditionellen sephardischen
Musikausübung die weibliche Gesangsstimme domi-
niert.

Ivanoff benennt klar sein Ziel, das er als Musik-
ethnologe, Musikhistoriker und Musikausübender
von allen Aspekten her beleuchten kann: Er will ein
lebendiges Hörbild der einmaligen Symbiose von
mittelalterlichen Erzählungen nordspanischen, an-
dalusischen oder spanisch-jüdischen Ursprungs mit
orientalischen Melodien aus Kleinasien oder dem
Balkan schaffen - bezogen auf den Lebensraum der
..Sepharad". Dabei kann es nicht darum gehen, Au-
thentizität, sondern Plausibilität in der Interpretati-
on zu erreichen. So gesehen, kann man Ivanoff und
seinen Musikern nicht nur höchste Virtuosität und
Überzeugungskraft in ihrer musikalischen Leistung
attestieren, sondern muß vor allem die beiden Sän-
gerinnen dafür loben, daß sie die emotionalen Va-
leurs der Texte vollendet wiedergeben. Der Gesamt-
eindruck, den das Ensemble von seinem Repertoire
vermittelt, ist der einer lebendigen Tradition, die die
Stücke allemal verdient haben. Matthias Hutzel

Paneuropäische
englische Poly-
phonie.

The Spirits of England and France (Vol. 5):
Missa Veterem hominem, Jesu fili virginis, Do-
leo super te, Gaude Maria virgo, Deus creator
omnium, Gloria, Pangue lingua u.a.; Gothic Voi-
ces, Christopher Page;
Hyperion/Koch CD 66919 (WD: 652}") DDD
Aufnahmedatum: 1996
Klangbild: Transparent, klar, kein Hall.
Fertigung: Technisch einwandfrei; schlechte
deutsche Übersetzung des englischen Ein-
führungstextes; keine deutsche Übersetzung
der lateinischen Texte.

Der fünfte Teil der Hyperion-Serie „The Spirits
of England and France" konzentriert sich er-
neut auf einen Ausschnitt des spätmittelalter-

lichen Repertoires der Kathedrale von Salisbury.
Nachdem die „Missa Caput" bereits vorgestellt wor-
den war (1), ist nun die Vertonung des Messordinari-
ums über die Melodie der Antiphon „Veterem homi-
nem renovans" aus dem Stundengebet der Kathedra-
le von Salisbury an der Reihe. Um einen allgemeinen
Eindruck eines mittelalterlichen Hochamtes zu ver-
mitteln, hat Christopher Page verschiedene einstim-
mige Melodien, vor allem Hymnen aus Salisbury so-
wie insgesamt fünf Motetten bzw. Weihnachtslieder
mit der Messe kombiniert. Dabei hat sich Page be-
wußt gegen die liturgische Rekonstruktion der musi-
kalischen Teile des gottesdienstlichen Geschehens
eines bestimmten Festtages entschieden, die dem
heutigen Hörer ohnehin wenig nützt, wenn er nicht
Hymnologe ist.

Wie die „Missa Caput" ist die „Missa Veterem ho-
minem" eine cantus-firmus-Messe, d.h. jedem einzel-
nen der mehrstimmigen Sätze liegt jeweils durchgän-
gig die Melodie der Antiphon zugrunde. Der Cantus
firmus wird sogar pro Satz zweimal vorgetragen - so-
wohl im Zweier- als auch im Dreiertakt. Mit einer
vierten Stimme, einem tiefen Contratenor, verkör-
pern beide Messen das Modell der vierstimmigen
cantus-firmus-Messe, das sich ausgehend von Eng-
land im 15. Jahrhundert in ganz Europa bis nach
Schlesien und Böhmen verbreitet hat. Und sogar
noch Thomas Morley zitiert Ende des 16. Jahrhun-
derts diese Messe, die damit zu den verbreitetsten
Stücken von exemplarischer Qualität für die cantus-
firmus-Technik gelten kann.

Christopher Page besetzt die Stimmen solistisch,
wodurch die polyphonen Strukturen eine enorme
Transparenz erhalten. Die Solo-Stimmen erscheinen
in der Aufnahme nicht forciert, sondern wirken
schlank und elegant. Page betont, daß eine ruhig-ge-
lassene Vortragsweise für die einzelnen Sätze nicht
angemessen sei. Unter seiner Leitung wird schnell
und schwungvoll gesungen, was der Messe einen vi-
talen Duktus verleiht, der gut zu dem modalen Cha-
rakter des 7. Modus (G authentisch) paßt, dem die
cantus-firmus-Melodie angehört.

Matthias Hutzel
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Mitreißender
Rhythmus und
Klang.

Vivaldi, Geistliche Musik (Vol. 3): Dixit Domi-
nus RV 595, Domine ad adjuvandum RV 593, Cre-
didi propter quod RV 605, Beatus vir RV 598,
Beatus vir RV 597; Susan Gritton, Catrin Wyn-
Davies (Sopran), Catherine Denley (Alt),
Charles George (Baß), The Choir of the King's
Consort, The King's Consort, Robert King;
Hyperion/Koch CD 6678g (WD: 7029") DDD
Aufnahmedatum: 1997
Klangbild: Hervorragende Räumlichkeit,
transparent, großes dynamisches Spektrum.
Fertigung: Tadellos.

Von Vivaldis Musik, inzwischen auch von seinen
geistlichen Werken, gibt es zahlreiche Ein-
spielungen. Daß es dabei noch etwas Neues zu

entdecken gibt, würde wohl kaum jemand glauben,
und daß gerade Engländer eine Interpretation vorle-
gen, die am meisten von allen italienisch wirkt, er-
staunt doch sehr!

Robert King macht in seiner Interpretation Klang,
Rhythmus und Raum bewußt, die grundsätzlichen
Elemente der Musik. Dabei geht er vom Elementar-
sten aus: vom Schwingen der Klänge im Raum, vom
An- und Abschwellen des Klanges. Das Elementare
von Vivaldis Musik zeigt er zum einen als etwas sehr
Eingängiges, der Popularmusik entsprungen und des-
halb auch der rhythmisch bestimmten Popmusik un-
serer Zeit nahe. Zum anderen aber ist es für ihn der
Ausgangspunkt zu kompliziertesten Gestaltungsfor-
men: Das Gegenüber von Chor und Orchester, der
Kontrast zwischen Solo und Chor, das Alternieren
zwischen Einzelsänger und Chor. Klangblöcke treffen
hier aufeinander, durchdringen sich im Raum. Der
Einzelne tritt aus der Masse hervor, wenn er ein So-
lo singt.

Der Chor des King's Consorts ist erstaunlich ho-
mogen. Nicht nur die Wortdeklamation, sondern
auch die Dynamik verwirklicht er wie aus einem Guß,
wie ein hervorragendes Sinfonieorchester. Beson-
ders eindrucksvoll ist seine rhythmische Prägnanz,
die alles übertrifft, was man selbst von englischen
Chören kennt. Doch zu diesen Tugenden kommt eine
Ausdrucksintensität, die überhaupt nicht der eher
puristischen englischen Schule entspricht, vielmehr
von italienischem Pathos bestimmt ist. Die Solisten
erscheinen aufgrund dieser außergewöhnlichen
Qualitäten des Chores und des Orchesters etwas in
den Hintergrund gedrängt. Ihre Stimmen haben alle
ein charakteristisches Timbre. Insbesondere Susan
Gritton singt sehr eindringlich. Eine außergewöhnli-
che Vivaldi-Einspielung. Franzpeter Messmer

B U H N E N W E R K E

Die Klasse des
Cover-Fotos ist
auch der Auf-
nahme selbst ei-
gen.

Berg, Lulu (Gesamtaufnahme der dreiaktigen
Fassung von Friedrich Cerha); Constance Hau-
man (Lulu), Julia Juon (Gräfin Geschwitz), Theo
Adam (Schigolch), Peter Straka (Aiwa), Monte
Jaffe (Dr. Schön) u.a., Danish National Radio
Symphony Orchestra, Ulf Schirmer;
Chandos/Koch3 CD 9540(3) (WD: 17046")DDD
Aufnahmedatuni; 1996
Klangbild: Sehr räumlich und transparent.
Fertigung: Einwandfrei; das luxuriös ausge-
stattete 326seitige Booklet enthält als Beson-
derheit neben Szenenfotos der Kopenhagener
Bühnenproduktion auch eine Inhaltsangabe
aus der persönlichen Sicht des Regisseurs (Tra-
vis Preston).
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Wer der Europäischen Kulturhauptstadt des
Jahres 1996 einen Besuch abstattete, hat in
der dänischen Metropole möglicherweise

die erstmals zum Opernhaus umfunktionierte König-
liche Reitschule von Schloß Christiansborg angesteu-
ert: wegen der als Coproduktion von Gronnegards
Teatret und Danmarks Radio gezeigten „Lulu"-Insze-
nierung des amerikanischen Regisseurs Travis Pre-
ston (vgl. FF n/96, S.17). Die zwingende szenische Sei-
te des Unternehmens dürfte dem Besucher nicht oh-
ne den Namen der damaligen amerikanischen Lulu
im Gedächtnis haften geblieben sein: Constance
Hauman trumpft auch innerhalb dieses Live-Mit-
schnitts mit solcher Stimmflexibilität und Ausdrucks-
intensität auf, daß man den mediumsbedingten
„Raub" ihrer optischen Qualitäten nur vorüberge-
hend bedauert. Trotz eingeschränkter Textverständ-
lichkeit stellt Constance Hauman sich Teresa Stratas
und Patricia Wise, den einzigen bisher auf Tonträger
dokumentierten Lulu-Darstellerinnen der vervoll-
ständigten Fassung, ebenbürtig zur Seite: Viele Fa-
cetten von einer der schillerndsten Frauenfiguren
der Opernliteratur werden berührt. Das unter ande-
rem mit Monte Jaffe, Peter Straka, Theo Adam und
Julia Juon besetzte Ensemble hält das von der Prot-
agonistin errungene Niveau weitgehend.

Ulf Schirmer geht aus dem Kräftemessen mit den
Dirigenten Jeffrey Täte und Pierre Boulez keineswegs
als Verlierer hervor. Sein Ansatz, die Verwurzelung
Bergs im 19. Jahrhundert klarzustellen, trifft durch-
aus einen zentralen und ganz nebenbei auch einen
hörerfreundlichen Aspekt der Partitur. Das Sinfonie-
orchester des Dänischen Rundfunks hält gehobenen
Ansprüchen „spielend" stand - wie bei früheren Auf-
nahmen bereits deutlich zu erkennen. Insgesamt ein
Gewinn für die dem Rang des Werkes bislang quanti-
tativ kaum angemessen zu nennende Diskographie!

Volkmar Fischer
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Verdientes
Wiederhören.

Donizetti, Pia de Tolomei (Szenen in italieni-
scher Sprache); Jolanda Meneguzzer (Pia),
Franco Pagliazzi (Nello), Giuseppe Baratti (Ghi-
no) u. a., Coro e Orchestra della Radiotelevisio-
ne della Svizzera Italiana, Bruno Rigacci;
Nuova Era/Fono Schallplatten CD 1021 (WD:
7o'o]")ADD

Aufnahmedatum: 1968
Klangbild: Orchester etwas flach, sonst alters-
entsprechend.
Fertigung: Einwandfrei; Text nur italienisch
abgedruckt.

Obwohl die RA1 1976 eine - längst nicht mehr
greifbare - Gesamtaufnahme vorgelegt hat,
zählt diese 55. Oper Donizettis zu den am we-

nigsten bekannten: Das 1837 in Venedig (Teatro Apol-
lo) uraufgeführte, von Salvatore Cammarano nach ei-
nem Stoff Dantes getextete Werk, das in enger Nach-
barschaft zu „Roberto Devereux" entstand, ist in un-
serem Jahrhundert kaum jemals auf der Bühne er-
schienen. Wie nicht selten in solchen Fällen hätte die
Musik die Chance des Wiederhörens durchaus ver-
dient, so daß man die Bemühung von Radio Svizzera
Italiana verstehen kann, mittels einer - allerdings
drastisch gekürzten - Rundfunkfassung um Aufmerk-
samkeit für diese Oper zu werben. Gegen die ge-
wählte Vorgangsweise könnte man einiges einwen-
den; nicht gegen die Installierung eines Erzählers,
der den Handlungsfaden über die gestrichenen Sze-
nen hinweg weiterspinnt, aber gegen die Auswahl
der berücksichtigten Musik, die so erfolgte, daß eine
der wichtigen Figuren überhaupt nicht in Erschei-
nung tritt: Rodrigo, der Bruder und vermeintliche
Liebhaber dieser Pia de Tolomei, die ihrem Gatten,
der sie vergiften läßt, bis zuletzt die Treue hält.

Nello, so heißt der irrende Rächer, wird von Fran-
co Pagliazzi mit markantem, vollem Bariton beein-
druckend gesungen. Man spürt Kongruenz mit der
temperamentvollen, an zündenden Kabaletten rei-
chen Musik. Ghino, der Pia vergeblich mit Liebe be-
drängt, phrasiert Lyrisches mit Empfindung, klingt
aber meist nasal und indifferent, sobald er gefordert
wird. Jolanda Meneguzzer war nie ein Star, doch zu
ihrer Zeit recht bekannt. In dieser Titelpartie zeigt sie
sich durch Gelenkigkeit, gute Intervallsprünge und
lebendige Dynamik technisch versiert; dramatische
Ausbrüche mit etwas greller Höhe wirken manchmal
naturalistisch, aber stark beteiligt, verinnerlichte
Phrasen geraten gefühlvoll und kultiviert. Vom Diri-
genten gehen exakte Rhythmik und gut austarierte
Gestaltung aus. Hermann Schönegger

SCHALLPLATTENPREIS
DER DEUTSCHEN

PHONO-AKADEMIE
ECHO Klassik 1997

Am 14. September vergab die Deutsche Pho-
no-Akademie Hamburg zum vierten Mal den
Deutschen Schallplattenpreis ECHO für her-
ausragende Leistungen im Klassik-Bereich.
Die Verleihung fand statt im Rahmen einer
Gala-Veranstaltung im Münchener Prinzre-
gententheater, die auch vom ZDF übertragen
wurde. Die Moderation hatten Senta Berger
und Jochen Kowalski übernommen.

Sängerin des Jahres

Cecilia Bartoli

Sänger des Jahres

Thomas Hampson

Instrumentalisier! des Jahres

Maxim Vengerov (Violine)

Ivo Pogorelich (Klavier)

Michael Tröster (Gitarre)

Dirigent des Jahres

« Bruno Weil

Ensembles/Orchester des Jahres

Emerson String Quartet

Ensemble Modern

Huelgas Ensemble

Würdigung des Lebenswerkes

« Sir Georg Solti

Nachwuchskünstler/in des Jahres
! Matthias Goerne (Bariton)

• Han-Na Chang (Cello)

Filmsoundtrack des Jahres

• Shine

Klassik-ohne-Grenzen-Preis

• Oscar Straus, Die lustigen Nibelungen.

• Giora Feidman

• Vanessa Mae

Sinfonische Einspielung des Jahres

• Czeslaw Marek, Orchesterwerke Vol. i;
Philharmonia Orchestra, Gary Brain.

Konzerteinspielungen des Jahres

• Szymanowski, Klavierkonzerte; Ewa Ku-
Piec (Klavier);

• Vivaldi, Concerti op. 10; Michala Petri
(Blockflöte);

• Strauss, Hornkonzerte Nr. 1 und 2; Marie-
Luise Neunecker (Hörn)

Operneinspielung des Jahres

• Rossini, Tancredi; Münchener Rundfunk-
orchester, Chor des Bayerischen Rundfunks,
Roberto Abbado;

Chorwerkeinspielung

• Haydn, Die Schöpfung; Monteverdi Choir,
English Baroque Soloists, John Eliot Gardi-
ner;

Kammermusikeinspielungen des Jahres

• Franz Schubert, Vierhändige Klaviermu-
sik; Duo Yaara Tal/Andreas Groethuysen

• Reger, Kammermusik Vol. 5; Mannheimer
Streichquartett;

• V.I.F. Baroxx

Solistische Einspielung des Jahres

• Violoncello discordable: Werke von
Bach, Dutilleux, Kodaly; Jens-Peter Maintz
(Cello)

Alte-Musik-Einspielung des Jahres

• Vivaldi, Die vier Jahreszeiten; Camerata
Bern, Thomas Zehetmair;

Musik des 20. Jahrhunderts -
Einspielung des Jahres

• Zemlinsky, Der Zwerg; Frankfurter Kan-
torei, Gürzenich-Orchester, Kölner Philhar-
moniker, James Conlon;

Liedeinspielung des Jahres

• Whigs in the Night - Schwedische Lie-
der; Anne-Sofie von Otter (Mezzo-Sopran);

Editorische Leistung des Jahres

• Bach, Sämtliche Kantaten; Amsterdam Ba-
roque Orchestra S Choir, Ton Koopman;

Weltersteinspielung des Jahres

• Schubert, Lazarus D 689 (erg. v. E. Denis-
sov); Gächinger Kantorei, Bach-Collegium
Stuttgart, Hellmuth Rilling;

Klassik-für-Kinder-Preis

• Der Holzwurm der Oper erzählt: Gio-
acchino Rossini - ein Opernführer von Ste-
fan Siegert;

Bestseller des Jahres

• Andrea Bocelli: Viaggio italiano
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