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KONZERTE

C.Ph.E. Bach, Flötenkonzerte d-Moll
Wq 22/H 426, A-Dur Wq 168/H 438 und
G-Dur Wq 169/H 445; Jennifer Stinton
(Flöte), Orchestra of St. John's, John
Lubbock;
Collins/in-akustik CD 13 732 (WD:
66'53") DDD
Aufnahmedatum: 1992
Klangbild: Direkt, wenig Raum.
Fertigung: Gut.

Barber, Violinkonzert (Transkription
für Flöte von Jennifer Stinton),
Khachaturian, Violinkonzert (Trans-
kription für Flöte von Jean-Pierre
Rampal); Jennifer Stinton (Flöte), Phil-
harmoma Orchestra, Steuart Bedford;
Collins/in-akustik CD 13 832 (WD:
58'03") DDD
Aufnahmedatum: 1992
Klangbild: Ausgewogen und natürlich.
Fertigung: Zufriedenstellend.

I st Jennifer Stinton ein neuer Stern am in-
ternationalen Flötenhimmel? Nach diesen
beiden Einspielungen kann nur ein zwie-

spältiges Ja und zugleich ein Nein die Ant-
wort sein. Nein zu den Flötenkonzerten von
Bach, ja zu Jennifer Stintons Transkription
von Barbers Violinkonzert und zu Khacha-
turians Violinkonzert, das in einem Arran-
gement von Jean-Pierre Rampal zu hören
ist. Eindeutig liegt die Stärke der Flötistin
beim nachromantischen Virtuosentum eines
Barber und bei den wirbelnden archaischen
Passagen von Khachaturians wirkungsvol-
lem Konzert. Hier kommt ihr schöner Ton,
ihr virtuoser Impetus voll zur Geltung. Zu
Bachs expressiver, gegenüber der Tradition
aufbegehrender Sprache fehlt ihr der tiefere
Zugang. Mit zuverlässiger Geläufigkeit per-
len die Töne, elegant und schön wird die
Klanglichkeit dieser Partitur ausgekostet.
Von den Abgründen jedoch, von der über-
steigerten Empfindsamkeit, den schroffen
dynamischen Rückungen bekommt man in
dieser glättenden Lesart nur im Allegro di
molto des d-Moll-Konzerts eine Ahnung.
Jennifer Stintons Spiel ist perfekt und no-
tengerecht, doch nicht inspiriert. Auch dem
Orchestra of St. John's mit John Lubbock
gelingt es nur in wenigen Passagen, das be-
stürzend Neue in diesen Konzerten hörbar
zu machen. Einspielungen z.B. des Freibur-
ger Barockorchesters haben inzwischen
Maßstäbe,gesetzt, hinter die man nicht mehr
zurückgehen sollte. Ingeborg Allihn
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Bartök in
besten
Händen.

Bartök, Violinkonzert Nr. 2, Rhapso-
dien Nr. 1 und Nr. 2 für Violine und Or-
chester; Kyoko Takezawa (Violine),
London Symphony Orchestra, Michael
Tilson Thomas;
RCA/BMG-Ariola CD 09026 61675 2
(WD: 63'17") DDD
Aufnahmedatum: 1992, 1993
Klangbild: Deutlich, klar, präsent.
Fertigung: Einwandfrei.

Man wirft Musikern aus asiatischen
Ländern oft vor, daß sie - bei allem
manuell-spieltechnischen Geschick -

den Sinn und Gehalt eines Musikstückes
verfehlen; ihre technisch perfekten Interpre-
tationen wirkten unmusikalisch, sinnwid-
rig oder leblos. Kyoko Takezawa, eine junge,
brillante Geigerin aus Japan, beweist das
Gegenteil. Dabei spielt sie hier auch noch
Werke ein, deren ungarischer Tonfall - die
beiden Rhapsodien nennt Bartök in ihrem
Untertitel ausdrücklich „Volkstanz" - selbst
europäischen Musikern Schwierigkeiten be-
reitet und erst recht Musikern fernöstlicher
Herkunft dazu verleiten könnte, lediglich
die Noten zu spielen. Kyoko Takezawas
Spiel besticht gerade in der Art, wie sie über
einer gewissenhaften Beachtung des Noten-
texts - von der Phrasierung bis zu den Tem-
pomodifikationen - zur Musik vordringt
und virtuos-temperamentvoll nach außen
kehrt. Das wiegt umso schwerer, als Bartök
den Schlußsatz seines grandiosen Violin-
konzerts Nr. 2 weitgehend als eine Variation
des Kopfsatzes ausgestaltet, in der gerade
Änderungen der Phrasierung von Themen
musikalisch bedeutsam sind. Bei solch vor-
züglichem Niveau fallen kleinere interpre-
tatorische Abstriche kaum ins Gewicht. Zu
Beginn des Kopfsatzes im Violinkonzert gibt
es einige wenige unkonzentrierte Drücker
oder Schweller. Und die wunderbare, ge-
heimnisvoll-unwirkliche Stimmung des Sei-
tensatzes mit seiner Zwölftonreihe ver-
selbständigt sich unmotiviert, so daß die
musikalische Kontinuität gewissermaßen
ihren Faden zu verlieren scheint. Die Orche-
sterbegleitung paßt sich sensibel, farbig und
umsichtig dem solistischen Spiel an und be-
weist die souveräne, aber unaufdringliche
und gliedernde Gestaltungskraft von Mich-
ael Tilson Thomas. Giselher Schubert

o
Schlank,
grazil, unauf-
dringlich.

Beethoven, Klavierkonzert Nr. 1 C-Dur
op. 15, Klaviersonate Nr. 15 D-Dur op.
28 (Pastorale); Aiicia de Larrocha (Kla-
vier), London Symphony Orchestra,
Michael Tilson Thomas;
RCA/BMG-Ariola CD 09026 61676 2
(WD:59'23")DDD
Aufnahmedatum: 1992
Klangbild: Präsent, transparent.
Fertigung: Einwandfrei.

Unaufdringlich, jeden Eindruck ober-
flächlich brillierender Virtuosität von
sich weisend, durch subtile Schattie-

rungsnuancen sich selbst eher zurückneh-
mend, das gesamte Passagenwerk schlank
und grazil gestaltend - so ließe sich Alicia de
Larrochas interpretatorischer Ansatz cha-
rakterisieren. Für Beethovens erstes Kla-
vierkonzert (das chronologisch bereits das
dritte ist) findet die spanische Pianistin in
Michael Tilson Thomas, dem Chef des Lon-
don Symphony Orchestra, einen kongenia-
len Partner. Er hält den Orchesterklang sehr
transparent und ausgewogen, wenngleich so
manche sforzati - die Fingerzeige Beetho-
vens - doch zu sehr unter der auferlegten
Zurückhaltung leiden.

Ähnlich verhalten geht Alicia de Larrocha
bei der Klaviersonate op. 28 zu Werke und
trifft damit ins Zentrum Beethovenscher
Formgestaltung, die bereits hier keine bloße
Formerfüllung mehr ist, sondern durch Um-
deutung der formkonstituierenden (Kopf-)
Satzteile einen prozeßhaften Ablauf unter
der glatten, über weite Strecken von Orgel-
punkten und Dudelsackquinten gestalteten
Oberfläche verbirgt. Dieses Kaschieren des
nur im Untergrund wühlenden und ru-
morenden, an den Grundfesten der Form
rüttelnden Geschehens mögen der Grund
für die völlig widersinnige Bezeichnung die-
ser Sonate als „Pastorale" gewesen sein. Ali-
cia de Larrocha gibt kurze Fingerzeige,
wenn das „Unterirdische" die Oberfläche
durchbricht und einen Blick in gestalteri-
sche Tiefen freigibt. So beispielsweise, wenn
mitten im Verlauf des Seitensatzes - der alle
Merkmale eines Überleitungsabschnittes
aufweist - plötzlich die richtige Tonart,
nämlich die Dominante A-Dur, erreicht
wird. Völlig stringent, ohne übertriebene
Rubati oder rhetorische Vitalisierungsver-
suche stellt Alicia de Larrocha dieses Ge-
schehen dar und gelangt dadurch zu einer in
sich ruhenden Werkdarstellung.

Josef Manhart

Noch ein Ge-
schenk zum
Boccherini-
Jahr.

o

Boccherini, Violoncellokonzerte G 477,
478, 479 und 480; Ivan Monighetti (Vio-
loncello), Akademie für Alte Musik
Berlin;
Berlin Classics/BMG-Ariola CD 1056-2
(WD: 68'44") DDD
Aufnahmedatum: 1993
Klangbild: Sehr präsent, durchsichtig,
räumlich und ausgewogen.
Fertigung: Einwandfrei.

Semi- und
Modern-
Klassisches in
Technicolor.

Anner Bylsma und das kanadische Ori-
ginalklang-Ensemble Tafelmusik beka-
men für ihre fesselnden Aufnahmen von

Cellokonzerten und anderen Werken
Boccherinis (vgl. FF 8/93, S. 34) den Stern
des Monats.

Was die (bisherige Ost-) Berliner Orche-
ster Akademie für Alte Musik Berlin und der
45jährige baltische Cellist Ivan Monighetti
mit dieser Neuaufnahme in ähnlich strenger
Beachtung historischer Aufführungsregeln
vorstellen, klingt wie eine Parallele: Inter-
pretiert werden vier Cellokonzerte, die
ebenso blut- und glutvoll, lebendig und so-
wohl im Solo- wie im Orchesterpart blitz-
sauber vorgetragen werden.

Die Aufnahme aller Cellokonzerte
Boccherinis mit Julius Berger (ebs) enthält
auch diese Konzerte. Der von atmender Vi-
talität getragene und von unbändiger Spiel-
freude in filigraner Ausarbeitung aller De-
tails bestimmte Schwung des Konzertierens
im wahrsten Wortsinn erhebt diese Einspie-
lung der Berliner Mannschaft aber weit über
die solide und im schönen Klang schwel-
gende Darstellung Bergers hinaus. Es genü-
gen ein paar Takte der Einleitung zum
Kopfsatz des D-Dur-Konzerts G. 479 oder
die virtuos zupackende Kadenz Monighettis
im dritten Satz dieses Konzerts, um sich
mitreißen zu lassen; und das Zitat des
berühmten Menuetts in der Solokadenz des
ersten Satzes im Konzert G. 477 ist ebenso
frech wie witzig...

In der wachsenden Flut von mehr oder
minder gewichtigen musikalischen Ju-
biläumsgeschenken zum 250. Geburtstag
Boccherinis gehört diese Aufnahme zu den
wenigen, die das Bild dieses lange unbeach-
teten, gleichwohl wichtigen Komponisten
faszinierend neu zu zeichnen verstehen.
Man kann nur wünschen, daß die Berliner
„Akademie" mit ihrem prächtigen Solisten
auch noch die anderen acht bekannten Cel-
lokonzerte in gleich packender Darstellung
aufnehmen wird. Diether Steppuhn

Copland, Clarinet Concerto, Jenkins,
Goodbye (In Memory of Benny), Bern-
stein, Sonata for Clarinet, West Side
Variants, Gershwin, Promenade, Bess,
Short Story, Three Preludes; Richard
Stoltzman (Klarinette), London Sym-
phony Orchstra, Michael Tilson Tho-
mas, Eric Stern;
RCA/BMG-Ariola CD 09026 61790 2
(WD: 64'07") DDD
Aufnahmedatum: 1992, 1993
Klangbild: Effektvolle Regiepult-Mi-
schung im Breitwand-Panorama-Stil.
Fertigung: Technisch einwandfrei;
Übersetzungsmängel in der deutschen
Beiheft-Version.

Crossover" heißt die (stilübergreifende)
Zauberformel dieses neuen Stoltzman-
Porträts, dessen klarinettistischer Ruhm

dank der tüchtigen Arrangeure Douglas,
Ramin, Bennett, Silverman und Sebesky
keine Repertoiresorgen kennt. Kostproben
von orchestralen Aufbereitungen ursprüng-
lich anders konzipierter Werke liegen damit
nicht zum erstenmal in Klarinetten-Versio-
nen mit Richard Stoltzman vor, aber wie-
derum bleibt der Jubel gedämpft. Fiel schon
bei früheren Einspielungen der klassischen
Werke Mozarts und Webers das „parfü-
mierte" Interpretationsideal mit undefinier-
bar zarter Broadway-Süße auf, so könnte
dies jetzt den jazzig inspirierten Beiträgen
entgegenkommen. Nun aber beunruhigen
die Glitzer- und Flittereffekte im Orchester-
background. Der Dirigent Eric Stern und
das Londoner Sinfonieorchester scheinen
jedoch mit spürbarem Genuß zu musizieren
und Spaß an solchen Soundbasteleien zu ha-
ben. Daß der Starklarinettist Stoltzman da-
bei viele artistische und manche authenti-
sche Höhenflüge und Geläufigkeitskaska-
den mit flinken Fingern und leichten Lippen
ganz im Benny-Goodman-Stil absolviert,
versteht sich von selbst. Gershwins Klavier-
Preludes verlieren indes durch die bunte Or-
chesterkulisse an Gewicht, Bernsteins Kla-
rinettensonate gar das Gesicht. Zur Zufrie-
denheit für die Konzertfreunde aus der „Al-
ten Welt" bleibt wenigstens Aaron Coplands
Klarinettenkonzert als einziger Beitrag in
der Urgestalt erhalten. Diese 16 Minuten
zeigen den Solisten von seiner besten Seite.
Unter der Stabführung von Michael Tilson
Thomas ist eine Aufführung zu hören, zu de-
ren originalem Klangbild mit gelegentlich
erforderlichem Swing-Feeling auch der So-
list Stoltzman zu beglückwünschen ist.

Gerhard Patzig

Arche-
typischer
Ausdruck.

Hindemith, Trauermusik, Britten,
Lachrymae, Penderecki, Konzert für
Viola und Kammerorchester; Kim Kash-
kashian (Viola), Stuttgarter Kammer-
orchester, Dennis Russell Davies;
ECM/Polygram CD 439 611-2 (WD:
50'03")DDD
Aufnahmedatum: 1992
Klangbild: Konturiert, präsent, gut
durchhörbar.
Fertigung: Einwandfrei.

Das gewaltig angewachsene Repertoire
von Musik für Bratsche etwa seit den
zwanziger Jahren dieses Jahrhunderts

ist nicht ausschließlich einer Reihe hervor-
ragender Bratschisten zu danken, die das
Bratschenspiel gewissermaßen emanzipiert
haben; vielmehr ist es der etwas verhangene,
geheimisvolle Klang des Instruments, der
unter den Musikfreunden und Komponisten
immer mehr Freunde und Liebhaber ge-
winnt. Gegenwärtig sorgen einige vorzügli-
che junge Bratscher dafür, daß das Reper-
toire des Instrumentes kontinuierlich
wächst. Der melancholische Grundton, so
scheint es, besitzt geradezu einen archetypi-
schen Ausdruckscharakter. Dieser tritt vor
allem dann hervor, wenn die Komponisten
ihre Musik gewissermaßen aus dem Instru-
ment, für das sie bestimmt ist, heraushören.

Solche Musik ist hier eingespielt, und da-
her mag sich die überraschend einheitliche
Stimmung der Stücke bei solch unterschied-
lichen Komponisten wie Hindemith, Britten
und Penderecki erklären. Hindemiths
„Trauermusik" ist beinahe das Porträt der
Bratschenmusik schlechthin; Brittens
„Lachrymae" in der Fassung mit Streichor-
chesterbegleitung wird als Metamorphose
eines Liedes von Dowland faßbar, was frei-
lich erst zum Schluß des Werkes kenntlich
ist. Der Komponist nutzt damit ein Verfah-
ren, das zuerst Hindemith im Schlußsatz sei-
nes Klavierkonzertes erprobt hat. Und Pen-
dereckis Konzert entwickelt sich wie ein
stockender Gesang.

Die Interpretation der Werke wirkt ge-
wissenhaft, sorgfältig und tief musikalisch,
wie es bei Kim Kashkashian, einer der maß-
geblichen Instrumentalistinnen unserer
Zeit, zu erwarten ist. Auch hier bietet sie mit
dem vorzüglich begleitenden Stuttgarter
Kammerorchester wieder ein sinnvoll auf-
einander bezogenes Gesamtprogramm von
Werken, das mehr ist als die Summe seiner
einzelnen Teile. Giselher Schubert
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o
Für jeden
(Mozart-)
Geschmack
etwas.
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Mozart, Konzert für Flöte, Harfe und
Orchester C-Dur KV 299, Sinfonia con-
certante für Oboe, Klarinette, Hörn,
Fagott und Orchester Es-Dur KV 297b
(C 14.01); Kenneth Smith (Flöte), Bryn
Collins (Klarinette), Richard Watkins
(Hörn), Meyrick Alexander (Fagott),
Philharmonia Orchestra, Giuseppe Si-
nopoli;
DG CD 437 530-2 (WD: 60'09") DDD
Aufnahmedatum: 1991
Klangbild: Abgerundet, räumlich, von
profilierter Durchsichtigkeit mit pla-
stisch hervorgehobener Solistenstel-
lung.
Fertigung: Technisch einwandfrei, Bei-
heft ohne Künstlerinformationen.

Mozart, Konzert für Flöte, Harfe und
Orchester C-Dur KV 299, Fagottkon-
zert B-Dur KV 191, Oboenkonzert C-
Dur KV 314; Wilbert Hazelzet (Flöte),
Saskia Kwast (Harfe), Marcel Ponseele
(Oboe), Marc Vallon (Fagott), Amster-
dam Baroque Orchestra, Ton Koopman;
Erato/East West Records CD
4509-91724-2 (WD: 61'19") DDD
Aufnahmedatum: 1993
Klangbild: Hell, kammermusikalisch,
teilweise überlagerte Harfenbegleitung
(„Originalklang"!), spartanische Bässe.
Fertigung: Technisch einwandfrei, An-
gaben zu den Kadenzen fehlen.

Mozart, Konzert für Flöte, Harfe und
Orchester C-Dur KV 299, Flötensona-
ten F-Dur und C-Dur (nach den Sona-
ten für Klavier und Violine KV 376 und
KV 296); James Galway (Flöte), Marisa
Robles (Harfe), Phillip Moll (Klavier),
London Symphony Orchestra, Michael
Tilson Thomas;
RCA/BMG-Ariola CD 09026 61789 2
(WD: 63'43") DDD
Aufnahmedatum: 1992, 1993
Klangbild: „Romantisch", üppig, rund,
dynamisch.
Fertigung: Technisch einwandfrei, An-
gaben zu den Kadenzen fehlen.

Von Mozarts Doppelkonzert für Flöte
und Harfe KV 299 existieren 32 Ver-
gleichsfassungen im Bielefelder Kata-

log; sie sind ein deutliches Indiz für den Be-
liebtheitsgrad dieser Komposition. Unter
den drei jüngsten, fast gleichzeitig veröf-
fentlichten Aufnahmen dieses „Katalog-
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Renners" widmet sich die DG-Veröffentli-
chung unter der Leitung Sinopolis vor allem
einer klangtechnischen Neuerung. Was im-
poniert, ist die als bemerkenswerter Fort-
schritt der Studioarbeit propagierte 4-D-
Technik. Ein weiterer Schritt zur unantast-
baren Reinheit und Klarheit des „Original-
klanges" ist damit vollzogen. Unabhängig
von solcher Optimierung ist jedoch die Be-
gegnung mit dem Amsterdamer Barockor-
chester künstlerisch wesentlich auf-
schlußreicher. Hier werden dank einer hi-
storisierenden, schlank besetzten Kammer-
musik-Gruppierung sorgfältig aus der Par-
titur herausgehorchte und ausgearbeitete
Details mit Hilfe der weitgehend vibrato-
freien Aufführungspraxis im Stil des 18.
Jahrhunderts vorgeführt. Das bedeutet
manche „akustische" Neuentdeckung im
Binnenverlauf der Einzelstimmen, verstärkt
durch die neutralen Klangproportionen
zwischen den originalen (oder nachgebau-
ten) Solo-Instrumenten und den Tuttispie-
lern mit ebenfalls alter Mensur. Sinnvoll
verwendete Schwelltöne dienen einer dyna-
misierten Akzentuierung des musikalisch
Bedeutungsvollen. Natürlich verzichtet
auch die historische Aufführungspraxis
nicht auf eine dezente Mikrophonhilfe zur
Hervorhebung der Solisten. Beide Neuer-
scheinungen berücksichtigen das biographi-
sche Umfeld von Mozarts Flöten-Harfen-
Konzert als sinnvolles Kopplungspro-
gramm: Sinopoli die (Mozart wohl mit Recht
zugeschriebene) Pariser bläserkonzertante
Sinfonie, Koopman zwei Salzburg-Mann-
heimer Bläserkonzerte. Ganz im Gegensatz
dazu steht James Galway mit seinem glut-
voll-opulenten Flötenspiel und Spieltempe-
rament. Er scheint nicht viel nach „Authen-
tizität" zu fragen und vermittelt dennoch
ein suggestives Mozart-Erlebnis. Marisa Ro-
bles als Grande Dame des Harfenspiels ist
da die ideale Partnerin. Das Zusammenspiel
der beiden Starsolisten im Verein mit dem
Orchester und dem Dirigenten garantiert ei-
nen Klangzauber von mitreißender Wir-
kung. Daß die als Höhepunkte herausragen-
den, flötenromantisch beseelten und harfen-
rauschenden Kadenzen einst von Carl
Reinecke (1824-1910) komponiert worden
sind, hätte im Beiheft ruhig vermerkt wer-
den dürfen. Nicht ganz so glücklich nehmen
sich neben dem sinfonischen Glanz die Vio-
linsonaten-Transkriptionen für Flöte mit
ihrer dominierenden Flügelbegleitung aus.
Die modernen Instrumente und eine mo-
derne Virtuosenhaltung machen Wider-
sprüche zu den ursprünglichen Klanginten-
tionen deutlich. Gerhard Patzig

o
Nachlese
aus dem
Lauschmann-
Nachlaß.

o

Oboenkonzerte: Werke von Stulick,
Graupner, Förster und Dittersdorf; La-
jos Lencses (Oboe), Budapest Strings,
Käroly Botvay;
Capriccio/EMI CD 10 484 (WD: 5V12")
DDD
Aufnahmedatum: 1992
Klangbild: Hervorgehobener Solopart,
natürliche Streicherbalance, dumpfe
Baßanhebung, eingeebnete Dynamik.
Fertigung: Technisch einwandfrei;
keine Interpreten-Informationen.

Der Oboist Richard Lauschmann
(1889-1982) war nach langjähriger Or-
chester- und Solistenaktivität als Do-

zent an der Mannheimer Musikhochschule
tätig und bis kurz vor seinem Tode Leiter
des dortigen Universitätsorchesters. Schon
während seiner Studienzeit am Königlichen
Konservatorium in Leipzig hatte er in Bi-
bliotheken und Archiven nach unbekannten
Oboenkompositionen Ausschau gehalten
und manches Werk aus der Zeit des Barock
und der Frühklassik entdeckt und veröf-
fentlicht. Elisabeth Lauschmann, aus deren
Feder auch die Informationen für das Bei-
heft der vorliegenden Aufnahme stammen,
hat einige bisher unveröffentlichte Manu-
skripte aus dem Lauschmann-Nachlaß dem
Oboisten des Stuttgarter Radio-Sinfonieor-
chesters, Lajos Lencses, zur Verfügung ge-
stellt, der diese Chance nutzte, um eine Aus-
wahl als „Weltpremiere" mit dem Budape-
ster Kammerorchester einzuspielen. Das Er-
gebnis demonstriert melodiöses und virtuo-
ses Oboenspiel, lehnt sich kompositorisch
aber an die vertraute Generalbaß-Klang-
welt und Schreibweise des herrschenden
Zeitstils im 18. Jahrhundert an. Interessant
ist Lauschmanns Beobachtung, daß Händel
für seine Opern „Acis und Galathea" und
„Deidamia" Themenmaterial des nahezu
anonymen Meisters Matthäus Nikolaus
Stulick (aus dem hier eingespielten Oboen-
konzert) übernommen haben soll, während
man eher Anklänge an Vivaldi und die
Übernahme von dessen Concerto-Formen
herauszuhören meint. Auch die Werke
Graupners und Försters pflegen das spätba-
rocke und frühklassische Routineprinzip
der Motivbausteine mit sequenzierender
Fortspinnung der thematischen Gedanken.

Gerhard Patzig

Sicherheit auf
Kosten des
Erlebens.

Rachmaninoff, Klavierkonzert Nr. 2 op.
18, Preludes op. 23 Nr. 2-7, Prelude op.
3,2; Barry Douglas (Klavier), London
Symphony Orchestra, Michael Tilson
Thomas;
RCA/BMG-Ariola CD 09026 61679 2
(WD: 58'50") DDD
Aufnahmedatum: 1992
Klangbild: Voll, räumlich, in den
Klavierextremen von begrenzter Bril-
lanz und Leuchtkraft.
Fertigung: Beiblatt und Cover-Front
vertauscht, sonst einwandfrei.

Die Beliebtheit mancher Werke des klas-
sisch-romantischen Repertoires scheint
von der Qualität der jeweiligen Inter-

pretation unberührt. Neben wenigen über-
zeugenden, stark profilierten und auch auf-
nahmetechnisch gut ausbalancierten „Stan-
dard"-Versionen - in diesem Fall die Rich-
ter/Wislocki-Aufnahme (DG) oder die eu-
phorische, unkomplizierte Cliburn/Kon-
drashin-Variante (RCA) - verstellen zahlrei-
che discographische Halbherzigkeiten und
illuster besetzte Flüchtigkeiten (Gawri-
low/Ashkenazy bei EMI) die Sicht auf ein
gemütvoll-brillantes Interpreten-Terrain.

Auch Barry Douglas und Michael Tilson
Thomas ändern nichts an dieser betrübli-
chen Sachlage. Dabei hätte man doch davon
ausgehen können, daß vor allem der muskel-
und konditionsstarke Douglas in den vibra-
tionsreichen Umspielungen der Orchester-
wucht genügend Durchsetzungsvermögen
entwickeln würde. Dies und vieles andere
bleibt uneingelöst und wie eingetaucht in
ein musikfilmisches Konzept flächen-
deckender Orchester/Klavierklänge, in de-
ren Verlauf man schon sehr genau hinhören
muß, um in der Pauschalität des massig da-
hinwogenden Ganzen das musikalische
„Gut und Böse" entziffern zu können.

Die sieben ausgewählten „Preludes" be-
stätigen Barry Douglas' moderierende
Funktionsausübung. Vielleicht sollte der Ire
solche Stücke für die Schallplatte „live" ris-
kieren. Denn grifftechnische Sauberkeit un-
terdrückt in den entscheidenden Passagen
(op. 23,2!) die dem Stück innewohnende Ur-
gewalt - und sie leistet im dreiteiligen g-
Moll-Prelude op. 23,5 noch nicht einmal ei-
nen markanten Beitrag zur Spannungsdra-
maturgie der beiden vollgriffigen Höhe-
punkte. Peter Cosse

o
Ganz im
Trend.

Kavel, Klavierkonzert G-Dur, Konzert
für die linke Hand D-Dur, Valses no-
bles et sentimentales, Sonatine; Alicia
de Larrocha (Klavier), Saint Louis
Symphony Orchestra, Leonard Slatkin;
RCA/BMG-Ariola CD 09026-60985-2
(WD: 67'43") DDD
Aufnahmedatum: 1991
Klangbild: Orchester angenehm, Flügel
zu dumpf.
Fertigung: Rechnet die neue Ver-
packungsideologie der RCA mit ner-
venstarker Verbraucherschaft? Bis man
erst einmal herausgefunden hat, wie
sich die CD dem Anblick preisgibt...

Plädoyer für
Saint-Saens.

E -Dur, 3/4-Takt, Adagio assai, Metro-
nomangabe: Achtel=76. Im piano setzt die
linke Hand mit der Begleitfloskel ein,

nach Ablauf eines Taktes folgt espressivo
die rechte Hand mit jener fein ziselierten
Melodie, bei der alle Pianisten Farbe beken-
nen müssen: Wenn sich nach 34 Takten das
Orchester (zurück)meldet, weiß der Hörer
über die Anschlagspalette des/der Tasten-
löwen/löwin Bescheid. Zu Beginn des träu-
merischen Mittelsatzes von Ravels einzigem
den „ganzen" Pianisten fordernden Klavier-
konzert stellt sich auch anhand dieser Auf-
nahme wieder die Frage, wieviel Substanti-
elles eigentlich dadurch verloren geht, daß
man heutzutage darauf verzichtet (und die
spanische Senora bildet da keine Aus-
nahme), die Passage perspektivisch bzw.
szenisch anzulegen. Indem man rechte und
linke Hand metrisch exakt synchronisiert,
also einem übergeordneten agogischen Ab-
lauf gehorchen läßt, verliert die Musik ihren
quasi dialogisierenden Charakter: Die in-
tendierte Assoziation eines Sängers, der von
einem rührend unbeholfenen Gitarristen be-
gleitet wird, stellt sich partout nicht mehr
ein. Und es fällt schwer, das Ergebnis anders
als applaniert zu empfinden. Diesen Vor-
wurf müßte man vielen heutigen Pianisten
im Umgang mit Ravels magischen Takten
machen, nicht nur Alicia de Larrocha. Ein
anderer Vorwurf trifft wiederum sie allein:
Wäre es nicht gerade ihr, der Kennerin ibe-
rischer Klavierliteratur, möglich gewesen,
Ravel unter dem Blickwinkel einer Härte
und Schärfe anzugehen, die Musiker wie
Granados, Albeniz oder de Falla auszeich-
nen? In den zügigen Partien der zusammen-
gestellten Kompositionen vermißt der Hörer
den „Biß", den Leonard Slatkin und seine
Mannen aus St. Louis prinzipiell zu inve-
stieren bereit sind. Volkmar Fischer

Saint-Saens, Konzert für Violoncello
und Orchester Nr. 1 a-Moll op. 33, Der
Schwan, Romanzen F-Dur op. 36 und
D-Dur op. 51, Sonaten für Violoncello
und Klavier Nr. 1 c-Moll op. 32, Chant
saphique D-Dur op. 91 u.a.; Steven Is-
serlis (Violoncello), Michael Tilson
Thomas, Dudley Moore, Pascal De-
voyon (Klavier), Francis Grier (Orgel),
London Symphony Orchestra, Michael
Tilson Thomas;
RCA/BMG-Ariola CD 09026 61678 2
(WD: 6T21") DDD
Aufnahmedatum: 1992, 1993
Klangbild: Natürlich, cellobetont, aber
gut ausbalanciert.
Fertigung: Gut.

Effektvoll, wie Camille Saint-Saens für die
Violine und das Klavier schrieb, behan-
delte er auch das Violoncello. Seine ge-

niale musikalische Erfindungsgabe lieferte
auch für diese Instrumentengattung Mate-
rial im Überfluß - er habe Musik hervorge-
bracht wie ein Apfelbaum Äpfel erzeuge,
meinte Saint-Saens einmal. Steven Isseriis,
der jetzt für RCA aufnimmt, bietet in seiner
ersten Produktion für das Label fast das ge-
samte Werk für Violoncello, welches Saint-
Saens in den Jahren 1878 bis 1919 kompo-
nierte. Es fehlen lediglich das zweite Cello-
konzert op. 119 und die zweite Cellosonate
op. 123 sowie „La Muse et le Poete" op. 132,
ein Doppelkonzert für Violine, Cello und Or-
chester. Isseriis' Interpretenprofil kommt
dieser gekonnt auf die Möglichkeiten des
Violoncellos zugeschnittenen Musik gera-
dezu entgegen. Das populäre a-Moll-Kon-
zert geht er mit temperamentvollem Drive
und drängender Gestik an, reibungslose
Geläufigkeit wandelt sich zu glitzernder
Virtuosität. Den „unvermeidlichen"
Schwan aus dem Karneval der Tiere bringt
er kantabel und einfühlsam zum Klingen,
ohne mit aufgesetzter Sentimentalität zu
wuchern. Die ernste c-Moll-Sonate läßt Is-
serlis als gewichtiges Gegenstück zum leich-
teren und verspielteren a-Moll-Konzert er-
scheinen. Auch die kurzen, einsätzigen
Stücke verraten Saint-Saens' handwerkli-
che Meisterschaft ebenso wie seine melodi-
sche Kreativität, die zuweilen, z.B. in den
Romanzen, salonhafte Züge trägt, die aber
auch meditative Bereiche berühren kann,
etwa im „Priere" mit Orgelbegleitung. Isser-
lis wandelt sicher auf dem schmalen Grat
zwischen Sentimentalität und emotionaler
Vertiefung. Norbert Hornig
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VIVALDI

Kofizerte für deii

Kursächsischen Hof

Virtuos,
farbenreich,
geistvoll.

Vivaldi, Konzerte für den Kursächsi-
schen Hof RV 558, 455, 540, 552, 149
und 576; Virtuosi Saxoniae, Ludwig
Güttier;
Berlin Classics/BMG-Ariola CD 1082-2
(WD: 63'19") DDD
Aufnahmedatum: 1993
Klangbild: Konturenscharf, räumlich,
weites dynamisches Spektrum.
Fertigung: Gut.

Der Trompeter Ludwig Güttier tritt seit
einigen Jahren zunehmend auch als Di-
rigent des von ihm gegründeten Kam-

merorchesters Virtuosi Saxoniae hervor. Mit
diesem Ensemble erkundet er vor allem die
reichen Musikschätze der sächsischen Kur-
fürsten aus der Zeit des Barock. Auf der
neuen CD werden Kompositionen Vivaldis
für den Kursächsischen Hof vorgestellt, vor
allem aus dem (dem Kurfürsten gewidme-
ten) Band „Concerti con molti instrumenti".
Das Concerto C-Dur wurde für elf Soloin-
strumente (!) komponiert. Schon allein dar-
aus wird deutlich, welche Klangpracht und
-Vielfalt diese Musik prägt.

Die Virtuosi musizieren mit „modernen"
Instrumenten, erreichen aber durch eine
kammermusikalische und minuziös fein ar-
tikulierte Spielweise die Transparenz und
klangliche Balance von Aufführungen mit
alten Instrumenten. Deutlich werden
Klangblöcke einander gegenübergestellt,
die Melodien erklingen fein ziseliert und
empfindsam abschattiert. Güttier läßt sei-
nen Solisten Raum und Atem, ihre Kunst zu
entfalten. Perfektion, Musikalität und
Klangschönheit, aber auch sprechender
Ausdruck prägen das Spiel der brillanten
sächsischen Musiker.

Zudem versteht es Güttier, die Musik
durch vielfache rhythmische Impulse, durch
einen schnellen Wechsel der Dynamik und
der unterschiedlichen Klangfarben sehr le-
bendig, geistvoll und voller Wachheit er-
klingen zu lassen. Bei aller Detailgenauig-
keit feuert er seine Musiker zu mitreißendem
Schwung an. Der Glanz, die Farbenpracht
und Lebensfreude, die am Wettiner Hof
herrschten, werden wieder lebendig.

Franzpeter Messmer

KAMMERMUSIK

Vital, viel-
seitig, virtuos
originell.

Arnold, Three Shanties op. 4, Ibert,
Trois pieces breves, Klughardt, Bläser-
quintett op. 79, Reicha, Bläserquintett
Es-Dur op. 88,2, Saeverud, Quintett Nr.
2; Bergen Wind Quintet;
Simax/Disco-Center CD 1094 (WD:
66'11") DDD
Aufnahmedatum: 1992
Klangbild: Analytisch stereophon, klar,
auffällige Klarinettendominanz.
Fertigung: Einwandfrei. Textbeilage
nur norwegisch/englisch.
Vergleiehseinspielungen: Klughardt:
Aulos-Bläserquintett (Audiostax CD
90207), Reicha: Albert-Schweitzer-
Quintett (cpo 999 028-2).

Man muß dieses mit Repertoire-Unika-
ten angereicherte Bläserquintett-Pro-
gramm beifällig begrüßen, weil es an

Stilvielfalt und spieltechnischer Kompetenz
kaum einen Wunsch offen läßt. Hoher Lei-
stungsstandard steht für das norwegische
Spitzenensemble ohnehin außer Frage, wo-
bei sich die begabte junge Hornistin Nina
Kristi Severinsen als versierte Vertreterin
für den diesmal pausierenden Vidar Olsen in
das seit gut zwölf Jahren international eta-
blierte Team eingereiht hat. Sieht man von
Klughardts kammersinfonischem Ernst
voller melodiös-quirliger Figurationen ab,
dann überwiegt spritziger Spielwitz, ja blä-
serischer Humor, wie man ihn von den lau-
nigen Bläsereinfällen eines Jean Francaix
gewohnt ist. Polkascherze und ein frech-fi-
deler Klarinettenländler bestimmen den
Beitrag Iberts, und auch Reichas klassisches
Quintett Nr. 2 glänzt durch eine locker-hei-
tere Spielweise. Allerdings leidet die Wir-
kung dieses Beitrages unter den fast schon
illegitimen Taktstreichungen und nicht be-
achteten Wiederholungszeichen. Malcolm
Arnolds stilisierte Seemannslieder gewin-
nen dagegen durch ihre parodistischen Ver-
fremdungen: Originelle Klangfarben stol-
pern durch ein Barkarolen-Intermezzo und
einen aberwitzigen Galopp quasi über den
eigenen Stil. Ein schneller Walzer mit
„falscher" Melodie krönt den ebenfalls
schmunzel- und pointenreichen Schlußsatz.
Seriös-ambitioniertes Finale der klassi-
schen Moderne aus skandinavischer Sicht
ist dagegen ein Spätwerk des 87jährigen
Harald Saeverud (1897-1992), das der Mei-
ster 1984 diesem Quintett zur Uraufführung
anvertraut hatte. Die vorliegende CD-Pre-
miere setzt dem großen Komponisten ein
würdiges Denkmal. Gerhard Patzig

Von
vergeistigter
Intensität.

Bach, Sonate für Violine und B.c. BWV
1023, Sonaten für Violine und Cembalo
Nr. 1 und 2 BWV 1014 und 1015, Ada-
gio BWV 1019a, Cantabile, ma un poco
Adagio BWV 1019a; Joseph Swensen
(Violine), John Gibbons (Cembalo),
Elizabeth Anderson (Violoncello);
RCA/BMG-Ariola CD 09026 60563 2
(WD: 63'32") DDD
Aufnahmedatum: 1989, 1990
Klangbild: Weich, transparent, gut ab-
gestimmt.
Fertigung: Gut.

Die in Bachs Köthener Zeit (1717-1723)
entstandenen Sonaten für Violine und
Cembalo sind unter interpretatorischen

Gesichtspunkten nicht nur Herausforderun-
gen in Hinblick auf Atem, Balance und
großräumige Architektur - sie fordern auch
ein untrügliches Gefühl für Freiheit, die
Fähigkeit, den großen Bogen der Musik über
den so ordentlich gefügten Notentext hin-
auszuheben. Und gerade hier, wo manche
Interpretation im dichten Netz der durch-
laufenden Pulsrhythmik hängenbleibt, zei-
gen Joseph Swensen und John Gibbons, wie
sich große musikalische Phrasen erst jen-
seits von Puls- oder Takteinheiten zusam-
mensetzen. Der außergewöhnlich weiche,
geschmeidige und modulationsfähige Ton
Swensens (auf einer Domenico Mantegna,
gebaut zur Bach-Zeit) scheint niemals wirk-
lich „aufzusetzen"; Swensen entgeht damit
allen „vollblütigen" wie auch eckig-akade-
mischen Klischees, mit denen diese emp-
findliche Musik rasch zugrunde gerichtet
ist. Stattdessen gelingt ihm ein äußerst indi-
vidueller, wirklich singender und dabei
doch stets schwebender Tonfall. Die dyna-
mische Bandbreite ist zu einer wirklichen
Ausdruckspalette minimaler und doch in-
tensiver Schwankungen transformiert.

John Gibbons hat die Eleganz und Leich-
tigkeit, die ein so transparentes, luftiges In-
terpretationskonzept erfordert. Er besitzt
ein elementares Gespür für jenes vorsichtige
Maß an agogischer Flexibilität, die der Mu-
sik ihren eigenwilligen Atem läßt, und er
läßt Swensen jenen undefinierbaren subjek-
tiven Raum, der notwendig ist, wenn es
darum geht, den barocken Ornamenten und
Figuren menschliches Leben einzuhauchen.
In diesem Sinne „kleben" die Musiker nicht
aneinander, sondern wirken in ihrem musi-
kalisch präzisen Zusammenspiel wie zwei
Brennpunkte einer Ellipse.

Hans-Christian von Dadelsen
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Über-
raschende
Image-
korrektur.

Barber, String Quartet op. 11, Britten,
String Quartet No. 2 op. 36, Takemitsu,
A way a lone (Streichquartett); Tokyo
String Quartet;
RCA/BMG-Ariola 2 CD 09026-61387-2
(WD: 61''05") DDD
Aufnahmedatum: 1992
Klangbild: Natürlich, klar, räumlich.
Fertigung: Einwandfrei.

Als Verfechter zeitgenössischer Musik
hat sich das Tokyo String Quartet bis-
lang nicht besonders hervorgetan; eher

schon gelten die in Amerika ansässigen Ja-
paner als Gralshüter der Tradition. Das be-
legt auch ihre von den Namen Mozart,
Beethoven, Schubert und Brahms be-
herrschte RCA-Discographie, in der sich die
neue CD fast wie ein Fremdkörper aus-
nimmt.

Ältestes Werk dieser Neuaufnahme ist das
1936 geschriebene Streichquartett des Ame-
rikaners Samuel Barber. Sein für Streichor-
chester bearbeitetes Adagio ist fast schon
ein Klassiker der Moderne, doch der po-
puläre Mitttelsatz vermittelt einen völlig
falschen Eindruck von dem Quartett, das
mit seiner aggressiven Rhythmik und der
motivischen Kleinarbeit durchaus als Aus-
einandersetzung mit den späten Beethoven-
Quartetten zu verstehen ist. Ähnlich im
Charakter ist das 1945 entstandene Streich-
quartett Nr. 2 von Benjamin Britten. Im Fi-
nalsatz knüpft Britten mit einer Chaconne
sogar an barocke Traditionen an. Daß die
Tokyo-Spieler sich schon länger mit der Mo-
derne befassen, zeigt der zum zehnjährigen
Bestehen des Quartetts vergebene Komposi-
tionsauftrag an ihren Landsmann Tora Ta-
kemitsu (Jg. 1930). Sein einsätziges Werk „A
way a lone", das der Platte den Titel gab,
knüpft zwar auch an die Tradition des
Streichquartetts an, ist aber ziemlich frei in
der Struktur und gleicht eher einer Fantasie.
Leider gibt das knappe Beiheft keine Hin-
weise auf die Bedeutung des Titels.

Die Interpretation der Tokyo-Spieler
kann nicht nur technisch überzeugen, sie ist
auch von überraschender Prägnanz und
Schärfe. Dank überwiegend frischer Tempi
teilt sich auch die vibrierende Rhythmik
mancher Sätze ausgesprochen gut mit. Da
die Japaner dabei nie ihr Ideal eines großvo-
lumigen ästhetischen Klangs aufgeben, ge-
lingen ihnen Darstellungen von großer Ein-
dringlichkeit, die in dieser Form sicher eine
Bereicherung des Repertoires darstellen.

Peter Kerbusk

Auf Referenz-
niveau.

BEETHOVEN • CELLOSONATEN OP. 69 & 102

— \AR1AT1OMEK

Mischa Maisl<y - Martha Argerich

Beethoven, Sonaten für Violoncello und
Klavier Nr. 3 A-Dur op. 69, Nr. 4 C-Dur
op. 102,1 und Nr. 5 D-Dur op. 102,2,
Zwölf Variationen über ein Thema aus
Händeis Oratorium Judas Maccabaeus
WoO 45; Mischa Maisky (Violoncello),
Martha Argerich (Klavier);
DG CD 437 514-2 (WD: 73'23") DDD
Aufnahmedatum: 1992
Klangbild: Präsent, offen, gut ausba-
lanciert, dynamisch.
Fertigung: Einwandfrei.
Vergleiehseinspielungen: Perenyi/Ranki
(Hungaroton 2 CD 11928/29-2),
Maisky/Argerich (Philips 2 CD 412
256-2).

Bereits die erste Beethoven-Einspielung
des Duos Mischa Maisky/Martha Arge-
rich (Sonaten op. 5, Variationszyklen

über Mozart-Themen, DG 431 801-2) ließ so-
fort aufhorchen: Hier hatten sich zwei Inter-
preten gefunden, die an einem Strang zie-
hen, deren Puls und musikalischer Atem
scheinbar denselben inneren Rhythmen un-
terworfen sind. Es entstand ein lebendiger
Dialog in einer kongenialen kammermusi-
kalischen Partnerschaft.

Mit der vorliegenden zweiten CD haben
Mischa Maisky und Martha Argerich ihre
Gesamteinspielung der Cellosonaten
Beethovens abgeschlossen und wiederum
hohe Erwartungen erfüllt. Erneut begeistert
das Duo auf interpretatorischer wie instru-
mentaler Ebene gleichermaßen. Die Gleich-
behandlung und die gestalterisch ausgewo-
gene Gewichtung von Cello- und Klavier-
stimme läßt nur wenige Vergleiche zu, am
ehesten noch mit Perenyi/Ranki oder
Rostropowitsch/Richter. Unmittelbar neh-
men die Spontaneität und Impulsivität der
Interpreten gefangen, ihre Fähigkeit, Span-
nungen aufzubauen und aufzulösen, Phra-
sierungen auf den Punkt zu bringen. Zu-
gleich erscheint die Aufnahme extremer als
die meisten anderen in bezug auf die dyna-
mische Spannweite. Zwischen subtil abge-
tasteten piano-Bereichen und explosiven
forte-Ausbrüchen entsteht bei Mischa
Maisky und Martha Argerich Hochspan-
nung. Die vorbildliche Aufnahmetechnik
sorgt dafür, daß sie fühlbar wird.

Norbert Hornig

Plädoyer
für Berio.

Berio, Duette für zwei Violinen (Vol. 1),
Sequenza VIII für Violine solo, Due
pezzi für Violine und Klavier, Corale;
Carlo Chiarappa (Violine), Romano Va-
lentini (Klavier), Accademia Bizantina;
Denon CD 75448 (WD: 68'22") DDD
Aufnahmedatum: 1992
Klangbild: Präsent wie in einer leicht
halligen Kirche.
Fertigung: Gut.

Luciano Berio ist ein Ton-Chamäleon: Was
ihm einfällt, schreibt er nieder, veröffent-
licht es, macht sich an eine weitere Fas-

sung und so fort. Dabei muß die neue Vari-
ante überhaupt keine Ähnlichkeit haben mit
ihrem Vorgänger, wie im Fall von „Folk-
songs" (1949) und „Voci" (1984/85) - Berio
spricht dann von „Schatten", von „distan-
ziertem Echo". Oder aber der Weg der Um-
arbeitung bleibt transparent wie bei der
Verwandlung des Viola-Solos „Sequenza
VI" über „Chemins II" in das Orchesterstück
„Chemins III". Auf jeden Fall aber sind die
Erstfassungen Berios immer äußerst musi-
kantisch gedacht: rhythmisch dominierte
Stücke, oft in erregten Tremoli und Akkord-
wiederholungen befangen, die gut in der
Hand liegen, beim Hören sofort anspringen.

Das trifft auch auf die 34 hier eingespiel-
ten Violin-Duette zu. Zwischen 1979 und
1983 komponiert, sind diese meist nicht ein-
mal eine Minute langen Schüler-Stücke als
Einstiegshilfe in Ausdrucksformen der Mo-
derne gedacht. Und sie sind es in vergnüg-
lichster Weise auch für den Hörer, ein Fas-
zinosum für Anfänger wie Spezialisten, zu-
mal die Geiger der 1982 in Ravenna gegrün-
deten Accademia Bizantina fulminant mit
Bartök-naher Motorik über diese Stücke
herfallen und nichts als Spannung und Ver-
führung des Hörers dabei im Sinn haben - so
viel Spaß macht Neue Musik auf CD nur sel-
ten. Das Violin-Solo „Sequenza VIII" und
seine Bearbeitung „Corale" sind schwerere
Kost - doch genauso brillant gespielt; ge-
drängt konzentriert, fordernd. Das Plädoyer
für Berio könnte gar nicht nachdrücklicher
sein. Bevor man sich also das nächste Mal
für Brahms entscheidet, sollte man beden-
ken: Auch Berio fängt mit B an.

Reinhard J. Brembeck
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