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SCHUBERT • Quinte» C-dur
MB.OS QUARTETT - Wdfgong BcettcW

Hervorragen-
des Remake.

Schubert, Streichquintett op. posth. C-
Dur D 956; Melos Quartett, Wolfgang
Boettcher (Violoncello);
harmonia mundi France/Helikon CD
901494 (WD: 57'08") DDD
Aufnahmedatum: 1993
Klangbild: Natürlich, klar, etwas di-
rekt.

j Fertigung: Einwandfrei.
j Vergleichseinspielungen: Melos Quar-

tett, Rostropowitsch (DG CD 415 373-
2), Alban Berg Quartett, Schiff (EMI
CD 7 47018 2).

In neuer Besetzung, Ida Bieler am zweiten
Pult anstelle von Gerhard Voss, und dies-
mal verstärkt durch den Cellisten Wolf-

gang Boettcher, unternahm das Melos Quar-
tett im Oktober 1993 einen neuen Anlauf mit
Schuberts großem Streichquintett in C-Dur.
Auf den ersten Blick ist der Unterschied zur
Ersteinspielung aus dem Jahr 1978 mit
Mstislav Rostropowitsch, die inzwischen als
Midprice-CD erhältlich ist, frappierend ge-
ring. Die Tempi gleichen sich meist fast bis
auf die Sekunde. Lediglich im Adagio, das in
der frühen Version extrem langsam genom-
men wurde, haben die Melos-Spieler im
Tempo etwas angezogen. Sie spielen immer
noch ein echtes Adagio, laufen aber nicht
mehr Gefahr, den musikalischen Fluß zu un-
terbrechen.

Trotz nahezu gleicher Tempi wirkt die
Neuaufnahme erstaunlich anders. Und dies-
mal ist dem Melos-Quartett ein wirklich
großer Wurf gelungen. Die Interpretation
hat nicht die Dramatik und das Pathos, mit
dem das Alban Berg Quartett in einem vir-
tuosen Balanceakt begeistert. Die Melos-
Version ist gelassener, homogener und wirkt
insgesamt ausgereifter. Der Ensembleklang
ist optimal ausbalanciert, und anders als der
Star Rostropowitsch fügt sich der Gast-Cel-
list, Wolfgang Boettcher, diesmal auch
nahtlos ins Ensemble ein.

Der Klang wirkt ziemlich direkt, hat aber
noch genug Raum, um sich zu entfalten. An-
sonsten ist die technische Qualität der CD
aus Frankreich über jeden Zweifel erhaben.

Peter Kerbusk
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Altersweise
Neuauflage.

ct<l

Suk, Streichquartette Nr. 1 op. 11 und
Nr. 2 op. 31, Meditation für Streich-
quartett op. 35a, Ballade, Barcarole
und Menuett für Streichquartett; Suk-
Quartett;
crd/Helikon CD 3472 (WD: 73'26")
DDD
Aufnahmedatum: (P) 1994
Klangbild: Natürlich, klar, räumlich.
Fertigung: Booklet nur englisch..
Vergleichseinspielung: Suk-Quartett
(SupraphonCD 11 1531-2111).

Erst ganz allmählich gewinnt Josef Suk,
der Schüler und Schwiegersohn Anton
Dvofäks, auch hierzulande ein Profil als

eigenständiger Vertreter der Spätromantik
im ersten Drittel des 20. Jahrhunderts. Vor
allem als Komponist ausladender Pro-
gramm-Sinfonien („Asrael") wird er inzwi-
schen beachtet. Weniger bekannt sind seine
kammermusikalischen Werke. Dabei hatte
Suk ein sehr enges Verhältnis zur Kammer-
musik. Immerhin war er schon 1892, als
18jähriger, Gründungsmitglied eines
Streichquartetts, das später unter dem Na-
men Tschechisches Quartett bekannt wurde.
Obwohl Suk bis zu seinem 60. Geburtstag
dort als zweiter Geiger mitmachte, kompo-
nierte er nur zwei Streichquartette und ei-
nige Einzelsätze, zusammen ein CEuvre, das
heute gerade eine CD füllt.

Das Suk-Quartett hat die Werke seines
Namenspatrons natürlich im Blut. Da die
Firma Supraphon kürzlich die Aufnahmen
des Suk-Quartetts aus den späten Siebzi-
gern und frühen Achtzigern wieder neu her-
ausgebracht hat und das englische Label crd
nun mit einer Neuaufnahme folgt, liegen die
Streichquartette doppelt vor. Ein Vergleich
der beiden Interpretationen ist interessant.
Denn obwohl bei den älteren Aufnahmen
teilweise noch der 1979 ausgeschiedene
Primgeiger Antonin Novak am ersten Pult
saß, sind die Unterschiede relativ gering.
Abgesehen von der heute deutlich besseren
Klangqualität, fallen vor allem die doch
spürbar mäßigeren Tempi auf. Durchgängig
ist auch die Tendenz zu weicherer Klangbil-
dung und weniger scharfen Kontrasten in
der Neuaufnahme. Doch die etwas abge-
klärtere Sicht bekommt den Werken recht
gut. Wer sich für die völlig zu Unrecht un-
terschätzten Suk-Quartette interessiert,
sollte deshalb zielstrebig zur Neuaufnahme
greifen. Sie ist die bessere Wahl.

Peter Kerbusk

Kammermu-
sikalische
Herausforde-
rung.

Telemann, Tafelmusik (Vol. 2): Trio Es-
Dur für zwei Violinen und B.c., Solo h-
Moll für Flöte und B.c., Conclusion e-
Moll für zwei Flöten, Streicher und B.c.
u.a.; Camerata des 18. Jahrhunderts,
Konrad Hünteler;
MD+G/Helikon CD 3473 (WD: 58'48")
DDD
Aufnahmedatum: 1993

Telemann, Tafelmusik (Vol. 3): Quartett
d-Moll, Konzert F-Dur, Trio e-Moll,
Solo A-Dur für Violone und B.c., Con-
clusion D-Dur; Camerata des 18. Jahr-
hunderts, Konrad Hünteler;
MD+G/Helikon CD 3474 (WD: 6V00")
DDD
Aufnahmedatum: 1993
Klangbild: Präsent.
Fertigung: Sehr informatives Beiheft.
Vergleichseinspielungen: Musica An-
tiqua Köln (DG CD 427 619-2), Concen-
tus musicus Wien, Harnoncourt (Teldec
CD 9031 76043).

Telemanns Tafelmusik ist nach wie vor
eine Herausforderung an die Interpreten.
Wie unterschiedlich diese musikalische

Tafel gedeckt werden kann, macht jede neue
Einspielung deutlich. Vorzüglich haben der
Flötist Konrad Hünteler und „seine" 1991
gegründete Camerata des 18. Jahrhunderts
das Wesen dieser raffinierten, scharfsinnig
für sich und miteinander „redenden" Stücke
erfaßt. Ganz sicher kam dieser interpretato-
rischen Absicht die seltene Möglichkeit ent-
gegen, für die Einspielung ein Exemplar des
Erstdrucks benutzen zu können. Im Unter-
schied zur hochvirtuosen, expressiv-faszi-
nierenden und reichlich gepfefferten Inter-
pretation der Musica Antiqua Köln und der
- daran gemessen - sanften, ganz auf klang-
lichen Ausgleich gestellten von Harnon-
courts Concentus musicus Wien, erwächst
der Reiz der hier vorliegenden Tafelmusik
aus der sorgfältigen Nachzeichnung der mu-
sikalischen Affekte, aus dem kammermusi-
kalisch-intimen Gespräch miteinander. Je-
der Ton, jede Phrase sitzt und hat einen aus-
drucksstarken rhetorischen Untertext. Daß
die Interpreten über eine stupende Technik
verfügen, muß bei diesem Ensemble nicht
sonderlich betont werden. Wohl aber, daß
die hier zu bewundernde Virtuosität von in-
nen heraus entsteht. Ingeborg Allihn

KLAVIERWERKE
O
Extreme
Tempi, rauhe
Diktion.

Beethoven, Diabelli-Variationen op.
120; Daniel Barenboim (Klavier);
Erato/East West Records CD 4509-
94810-2 (WD: 58'06") DDD
Aufnahmedatum: 1991
Klangbild: Transparent, etwas trocken.
Fertigung: Einwandfrei.

N eben der 1988 wiederveröffentlichten
Einspielung aus dem Jahre 1965 (MCA
Classics/BMG-Ariola 2 CD 99803) sind

mit der vorliegenden Aufnahme nun zwei
Versionen von Beethovens monströs-ge-
heimnisvollem Variationszyklus in der Les-
art von Daniel Barenboim erhältlich. Ob-
wohl man im direkten Vergleich der beiden
Einspielungen nicht von einer grundlegen-
den Veränderung der Auffassung sprechen
kann, so zeigt sich doch in seiner jüngsten
Veröffentlichung ein als eher spröd und herb
zu bezeichnender Umgang mit dem musika-
lischen Material. Das ganze Werk durch-
weht ein rauher Ton, eine zum Teil sehr
starre und leblos wirkende Diktion, die den
von Beethoven oftmals geforderten dolce-
Vorschriften nicht gerecht zu werden ver-
mag. Bereits im Thema, das zugegeben nicht
zu den genialsten Einfällen gerechnet wer-
den kann, sind die Crescendi nicht organisch
aufgebaut, die sehr abrupt hineinplatzenden
Begleitakkorde lassen dann Diabellis musi-
kalischen Vorwurf noch unbeholfener da-
herkommen, als er es in Wirklichkeit ist. Die
Sforzati und gegen das metrische Gerüst ge-
bürsteten Akzente werden förmlich aus den
Tasten herausgesprengt. Völlig sorglos
spielt Daniel Barenboim über die Pausen in
Variation I (Alla Marcia maestoso) hinweg,
obwohl sie doch auch zum musikalischen
Material gehören und besonders bei Beetho-
ven zu einer qualitativen Eigenwertigkeit
gelangen.

Zur Verdeutlichung der großformalen An-
lage greift Daniel Barenboim an den Schar-
nierstellen der Form zu extremen Tempi:
Die den ersten aufsteigenden Variations-
block beschließende Variation X nimmt er in
einem derart rasanten Tempo, daß sich der
angesteuerte Kulminationspunkt förmlich
im Nichts verliert, während er für Variation
XX, die am Ende des von Kontrasten leben-
den zweiten großen Formteils steht, ein ex-
trem langsames Tempo wählt. Dies geht
natürlich auf Kosten der Binnenspannung,
was besonders an den ebenfalls durch ex-
treme Tempokontraste gekennzeichneten
Variationen XIII und XIV deutlich wird.

Josef Manhart

o
Mit wenig
Charakter.

Couperin, Troisieme Livre de Pieces de
Clavecin; Olivier Baumont, Davitt
Moroney (Cembalo);
Erato/East West Records 2 CD 4509-
92859-2 (WD: 120'14") DDD
Aufnahmedatum: 1992
Klangbild: Trocken, dicht.
Fertigung: Einwandfrei.
Vergleichseinspielung: Rousset (har-
monia mundi France CD 90142/44).

N ach Christophe Roussets Gesamtauf-
nahme des dritten Bandes der „Pieces
de Clavecin" erscheint ein knappes hal-

bes Jahr später diese Konkurrenzaufnahme,
die, nebenbei bemerkt, sogar ein halbes Jahr
vor der Roussets eingespielt wurde.

Ein direkter Hörvergleich bietet sich also
an, zumal beide Aufnahmen auch ein gutes
Beispiel dafür sind, welchen Einfluß die
Tontechnik auf die Wirkung einer Interpre-
tation haben kann. Roussets Cembalo
nimmt einen sofort gefangen, nicht nur weil
es ein besonders schönes Instrument zu sein
scheint, sondern vor allem, weil es umwer-
fend direkt und resonanzreich aufgenom-
men ist. Der Hörer scheint zwischen Saiten
und Deckel in das Instrument hinein-
zuhören. Dies wird einem erst dann so rich-
tig klar, wenn man sich die Erato-CDs an-
hört: Olivier Baumont spielt eine Blanchet-
Kopie von William Dowd, an sich kein
schlechtes Instrument, doch klingt es in die-
ser Aufnahme trocken und neutral. Der Auf-
nahmeraum hat minimale Resonanz. Die
Musik spricht quasi durch sich selbst allein
zum Hörer, kaum durch das Instrument. Al-
lenfalls kommt die Klangmaterie wie etwa
in „Le Rossignol-en-Amour" an solchen
Stellen zu eigener Geltung, wo die Lauten-
zug-Registrierung der Begleitstimme an die
Cembalospielästhetik der ersten Hälfte un-
seres Jahrhunderts erinnert. Und diese in-
strumentenklangliche Indifferenz bedeutet,
daß der Spieler umso mehr überzeugen muß.
Aber genau dies kann Baumont nicht. Er
wählt zügigere Tempi als Rousset und spielt
über einige denkbare Feinheiten der Artiku-
lation mit Bravour hinweg. Spieltechnisch
gleichermaßen kompetent, ist Baumont nur
der solide musikalische Handwerker, Rous-
set hingegen der seine Imagination voll ein-
bringende Interpret. Martin Eiste

Neuland entdetken mit

Die Apokryphen Bach Motetten
BWVAnh. 159-165
Aisfelder Vokalensemble

Wolfgang Helbich
CPO 999 235-2
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Sämtliche Symphonien Vol. 1

Symphonien G 491, G 523 & G 490
Deutsche Kammerakademie Neuss

Johannes Goritzki
CPO 999 084-2

Alle Symphonien Boccherinis
jetzt auf acht CDs erhältlich!

Gaetano Donizetti
Sämtliche Klavierduette

Larissa Kondratjewa, Reinhard Schmiedel
CPO 999 163-2 2 CDs

Joseph Haydn
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CPO 999 218-2 2 CDs
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o
Kühl bis ans
Herz hinan.

SCHIMWS
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Schumann, Klaviersonate Nr. 2 op. 22,
Nachtstücke op. 23, Arabeske op. 18,
Vier Klavierstücke op. 32, Toccata op.
7, Presto passionato; Bernd Glemser
(Klavier);
Naxos/Fono Münster CD 8.550715
(WD: 67'41") DDD
Aufnahmedatum: 1993
Klangbild: Klar, unverfärbt, plastisch.
Fertigung: Einwandfrei.

E inem dem pianistischen „Reinheitsgebot"
verpflichteten, vom spielerischen Tempe-
rament her eher drängenden, ja im Ernst-

fall äußerst spurtstarken Charakter wie
Bernd Glemser kommen die Ecksätze in
Schumanns g-Moll-Sonate sehr gelegen.
Hier fällt es ihm offenbar leicht, verschie-
dene Geschwindigkeitsbereiche akkurat
voneinander abzugrenzen und dabei mühe-
los von einer Ausdrucksebene in die andere
überzuwechseln. Die von Schumann gefor-
derten Tempoverschärfungen im nachkom-
ponierten Finale wird man selten so durch-
sichtig hören - sozusagen in musikalischer
Disziplinierung von Eile und Überschwang.
Hier liegen auch die Vorzüge von Glemsers
heller, regsamer Romantik, die den drei er-
sten Stücken op. 32 mächtig kontrollierte
Fahrt und rhythmische Elastizität verleihen
(besonders packend: die von Schumann „wi-
dersinnig" deklarierte Bravour-Romanze
Nr. 3).

Alles, was in den genannten Stücken und
in den Nachtstücken op. 23 nach kräftigen
Akzenten verlangt, wirkt von Glemser in si-
cherer Allianz mit atmosphärischen Zwi-
schenwerten erfaßt und vitalisiert. Doch lei-
der trifft dies nicht auf das motorischste und
kräfteraubendste aller Schumann-Stücke
zu, auf die Toccata. Im Extremfall von
Sturm und Drang mangelt es an Terrassie-
rung, an Höhepunkten oder zumindest an ei-
ner Zielgerichtetheit, die dem mechanisti-
schen Element von der humanitären Seite
her ein Gegengewicht liefern würde. Glem-
sers interpretatorische „Fahndung" sollte
sich nicht damit begnügen, die Fassade die-
ses Musikexperiments, sondern auch die
kleinen lyrischen Verborgenheiten „auszu-
sprechen", also ein - wie auch immer gedeu-
tetes - Innenleben. Peter Cosse
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VOKALWERKE
o
Kulturgefälle
in der Neuen
Welt.

The American Vocalist: Spirituals und
religiöse Lieder aus Sammlungen von
1850-1870; Boston Camerata, Schola
Cantorum of Boston, Chamber Choir of
the Harvard-Radclif fe Collegium Musi-
cum, Joel Cohen;
Erato/East West Records CD 2292-
45818-2 (WD: 59'29") DDD
Aufnahmedatum: 1991
Klangbild: Flach, kontrastarm.
Fertigung: Einwandfrei.

Nueva Espana: Motetten und liturgi-
sche Gesänge von Aranjo, Heredia, Bo-
canegra, Bruna, Fernandez u.a.; Boston
Camerata, Schola Cantorum of Boston
u.a., Joel Cohen;
Erato/East West Records CD 2292-
45977-2 (WD: 75'25") DDD
Aufnahmedatum: 1992
Klangbild: Flach, zu wenig Hall.
Fertigung: Einwandfrei.

N iemand würde auf die Idee kommen,
deutsche Kirchenlieder aus Sammlun-
gen des 19. Jahrhunderts durch einen

Universitätschor einstudieren und anschlie-
ßend international auf CD vermarkten zu
lassen. Genau diese Idee hatte aber der ame-
rikanische Lautenist und Chorleiter Joel
Cohen mit seinem Ensemble The Boston Ca-
merata. Seine Einspielung enthält Spiritu-
als und Kirchenlieder aus zwei Lieder-
sammlungen, die um die letzte Jahrhundert-
mitte im nördlichen Teil der USA veröffent-
licht worden sind: ein „The American Voca-
list" betiteltes Gesangbuch mit vierstimmi-
gen religiösen Liedern (Boston 1849), und
ein Gesangbuch mit überwiegend einstim-
migen Spirituals (New York 1868). Diese al-
lenfalls kultur- und religionsgeschichtlich,
aber keineswegs musikalisch interessanten
Sammlungen verdienen kaum eine Wieder-
belebung.

Die CD mit dem Titel „Nueva Espana"
verfolgt wenigstens von ihrer Konzeption
her einen kulturgeschichtlich wichtigen und
interessanten Ansatz. An verschiedenen
geistlichen Gesängen wird illustriert, wie
die europäische liturgische Musik (z.B. Mo-
tetten) in Lateinamerika rezipiert und adap-
tiert worden ist. Allerdings ist die musikali-
sche Realisierung auch hier so schlicht, daß
man beim Hören nicht auf den Gedanken
kommt, die Leistung eines elitären und pro-
minenten amerikanischen Ensembles für
Alte Musik dokumentiert zu haben.

Matthias Hutzel

Eine Ent-
deckung.

Biber, Requiem ä 15, Vesperae ä 32; Eis
Bongers, Anne Grimm (Sopran), Kai
Wessel, Peter de Groot (Alt), Marcel
Reyans, Simon Davies (Tenor), Rene
Steur, Kees-Jan de Koning (Baß), Am-
sterdam Baroque Orchestra and Choir,
Ton Koopman;
Erato/East West Records CD 4509-
91725-2 (WD: 63'06") DDD
Aufnahmedatum: 1992
Klangbild: Voll.
Fertigung: Gut.

Der böhmische Komponist Heinrich Ignaz
Franz Biber (1644-1704) war seinen
Zeitgenossen als der führende Violin-

Virtuose bekannt, und Konzerte wie die wit-
zige „Battaglia", oder die großangelegten
„Rosenkranz-Sonaten" weisen ihn als er-
zählerisch deskriptiven Komponisten-Ty-
pus aus. „Psychische Programmmusik" hat
das Wilhelm Fischer treffend genannt.

Mit einem festlichen Tusch tritt der Tod,
tritt das Requiem in den Raum; Vom ersten
Ton an ist Biber als Maler mit Tönen am
Werk. Er entwirft eine Dur-Welt, ein von
kalt leuchtenden Strahlen durchzogenes
Scenario für seine Totenwelt: Dur nicht als
Freude, sondern als Erstarrung. Dieses Re-
quiem verblüfft besonders durch eine Fak-
tur, aus der man fast schon Mozart heraus-
hört. Im Agnus Dei etwa mit seiner Kantile-
nen-Süße ist das besonders deutlich. Jeden-
falls klingt die zugegebene Vesper sehr viel
„barocker". Es gibt wenig Vergleichbares:
Delalandes Requiem, dasjenige von Jean
Gilles (beide von Herreweghe eingespielt) -
und Bibers Stück kann sich mit ihnen
durchaus messen.

Ton Koopman dirigiert eher zurückhal-
tend, doch durchaus spannend, mit großem
Ernst und sinnlicher Anteilnahme - manch-
mal vielleicht etwas zu zögernd und nicht
richtig im Klang stehend. Unter den Solisten
fallen besonders die beiden hinreißenden
Counter-Tenöre auf; der Chorklang jedoch
ist nicht völlig homogen. Da sind die ge-
nannten Herreweghe-Aufnahmen schon
überzeugender im Klangbild. Dennoch -
eine beachtliche Entdeckung.

Reinhard J. Brembeck

l
Im besten
Sinn unter-
haltend.

Copland, American Songs, Eight Poems
of Emily Dickinson, Billy the Kid (Aus-
schnitte); Dawn Upshaw (Sopran),
Thomas Hampson (Bariton), Saint Paul
Chamber Orchestra, Hugh Wolff;
Teldec/East West Records CD 9031-
77310-2 (WD: 6V01") DDD
Aufnahmedatum: 1992, 1993
Klangbild: Transparent, klar, räumlich.
Fertigung: Einwandfrei, mit übersetz-
ten Liedtexten.
Vergleichseinspielung: Alexander/Vig-
noles (Etcetera/Helikon CD KTC 1100).

Ein langes Künstlerleben: Es reichte von
1900 bis 1990. Und es ist fast schwindel-
erregend, wenn man daran denkt, was

sich in diesem Zeitraum an musikalischen
Umwälzungen zugetragen hat. Der ameri-
kanische Komponist Aaron Copland hat
sich von solchen Umwälzungen nicht allzu-
sehr beirren lassen, er kehrte nach zeitweili-
gen Ausflügen in das experimentelle Lager
immer wieder gerne in die leicht faßlichen,
melodiösen Gefilde zurück. Seine Vokal-
werke stellen keine hohen Ansprüche an die
Zuhörer, sie gehören genau genommen in
das unterhaltende Fach, ohne deshalb seicht
oder billig zu sein.

„Old American Songs" und ganz beson-
ders „Eight Poems of Emily Dickinson"
werden als die bedeutendsten Schöpfungen
Coplands im Liedfach angesehen. Die Kla-
vierfassung der beiden Zyklen liegt in exzel-
lenter Wiedergabe durch die Sopranistin
Roberta Alexander (auf Etcetera, begleitet
von Roger Vignoles) vor. Einen interessan-
ten Vergleich dazu bringt die Neuaufnahme
mit Dawn Upshaw und Thomas Hampson,
bei der Coplands farbenreiche Orchester-
Version verwendet wird.

Die beiden Sänger sind die idealen Ver-
mittler der teils sentimentalen, teils humor-
vollen Gesänge; sie treffen sowohl bei den
Bearbeitungen alter amerikanischer Volks-
weisen wie auch in den Dickinson-Liedern
den rechten, natürlichen Ton: Dawn Up-
shaw mit klaren, kristallenen Soprantönen,
Thomas Hampson temperamentvoll, oft so-
gar übermütig, mit hellem, fast bereits te-
noralem Bariton. Auf gleich hoher Ebene
befindet sich das brillant spielende Saint
Paul Chamber Orchestra unter Hugh Wolff.

Neue Musik hat viele Gesichter. Aaron
Coplands sympathisch verschmitzte Züge
haben in dieser Gesichter-Galerie ihren fi-
xen Platz. Clemens Höslinger

m
Interessante
Farbwirkun-
gen.

Faure, Requiem, Madrigal op. 35,
Saint-Saens, Calme des nuits, Les
fleurs et les arbres, Des pas dans l'allee,
Debussy, Trois chansons de Charles
d'Orleans, Ravel, Trois chansons; Ca-
therine Bott (Sopran), Gilles Cache-
maille (Bariton), Monteverdi Choir, Sa-
lisbury Cathedral Boy Choristers, Or-
chestre Revolutionnaire et Romantique,
John Eliot Gardiner;
Philips CD 438 149-2 (WD: 69'31")
DDD
Aufnahmedatum: 1992
Klangbild: Plastisch, natürliche Räum-
lichkeit, gut durchhörbar.
Fertigung: Standard.

Gemeinhin begegnet einem Gabriel
Faures Requiem in einem monumenta-
len sinfonischen Gewand: Die erlösende

Idee von einem keineswegs bedrohlichen,
sondern im Gegenteil erlösenden Tod er-
scheint so gleichsam als orchestrales Breit-
wandspektakel. Wenn John Eliot Gardiner
jetzt - unter dem etwas windschiefen Attri-
but der „Originalfassung" - die zweite In-
strumental-Version des Requiems einspielt,
so gewinnt das Stück dadurch freilich noch
mehr von jener Aura der kontemplativen,
verhaltenen Todesbetrachtung hinzu, tritt
das dramatische Potential noch stärker
zurück. Die Orchester-Besetzung, deren
markantestes Merkmal das Fehlen von Vio-
linen und Holzbläsern ist, wirkt unmittelba-
rer und charakteristischer; was ihr an Höhe
und Glanz abgeht, macht sie durch mehr
Geschmeidigkeit und durch eine stete dun-
kel-melancholische Tönung wett. Erst beim
„Libera me", das zusätzlich mit drei Posau-
nen besetzt ist, löst sich die trübe Patina der
Wiedergabe.

Auch wenn Gardiner das Werk zwischen
piano und mezzoforte hält und manche
Tempi fast gewaltsam zu drosseln scheint
(„Sanctus"), bleibt seine Interpretation bis
zum Ende spannend. Das mag an seinem Ge-
spür für interessante Farbwirkungen liegen,
das sich unter anderem etwa in der Mi-
schung von Frauen- und Knabenstimmen im
Chorsopran äußert, liegt maßgeblich aber
auch an der Qualität der Musiker selbst. Das
Orchestre Revolutionnaire et Romantique
liefert Musterbeispiele prononcierter In-
strumental-Rhetorik und sorgsamer Phra-
sierung, und der Monteverdi Choir besticht
erneut durch seine makellose Intonation
und seine sprechende, hochmusikalische
Deklamation. Susanne Benda

o
Eher lyrisch
als drama-
tisch.

Lasso, Lagrime di San Pietro; Ensemble
Vocal Europeen, Philippe Herreweghe;
harmonia mundi France /Helikon CD
901483 (WD: 59'30") DDD
Aufnahmedatum: 1993
Klangbild: Guter Raumklang mit wei-
chen Konturen.
Fertigung: Ohne Mängel.
Vergleichseinspielungen: The Consort
of Musicke, Anthony Rooley (L'Oiseau-
Lyre/Decca LP DSDL 706), Huelgas
Ensemble/Paul van Nevel (Sony CD SK
53 373).

H insichtlich stimmlicher Perfektion und
ausgefeilter Textausdeutung steht diese
Produktion der zwölf Jahre alten Auf-

nahme des Consort of Musicke (L'Oiseau-
Lyre/Decca LP DSDL 706) wahrhaftig nicht
nach, auch wenn die Solisten von Philippe
Herreweghe eine ganz andere Auffassung
präsentieren. Statt der gestochenen, ja zuge-
spitzten Klarheit des Consprt of Musicke
wartet das Ensemble Vocal Europeen (dar-
unter solche wohlbekannten Namen wie
Maria Cristina Kiehr, Johanna Koslowsky,
Gerd Türk und Peter Kooy) mit sehr mode-
raten Tempi und einer eher weichen, wenn
auch exquisit artikulierten motivischen
Formulierung auf. Dies bringt bezaubernde
Momente voller „in sich versunkener" Stim-
mungen in den lyrischen Sätzen (Nr. 10, 16
und 17) - doch eine echte Dramatik, d.h. die
Veranschaulichung jener extremen Gefühls-
zustände, die diesen Zyklus Lassos sehr
wohl zum „Vorgänger" des expressiven Stils
des frühen 17. Jahrhunderts machen, fehlt
auch in dieser Aufnahme, etwa beim Anfang
des zweiten Satzes („a gli archi") ebenso wie
im letzten Drittel des Zyklus, wo verzwei-
felte Todesgedanken immer wieder in den
Vordergrund rücken; selbst solche „wort-
malerischen" Sätze wie „Non trovava mia
fe" (Nr. 18) entbehren einer pointierten Dar-
stellung. Trotz dieser Einwände ist jedoch
die Aufnahme sowohl gesanglich wie auch
gestalterisch maßstabsetzend, vor allem
nach der nur wenige Monate früher entstan-
denen, sehr enttäuschenden Produktion von
Paul van Nevel. Eva Pinter
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CHRISTIANE OELZE K\
M'I7,HKI e.:,:'ZERTARt,

Mozart-Inter-
pretation von
beispielhafter
Sorgfalt.

Mozart, Konzertarien: Ah, se in ciel KV
538, Vado ma dove KV 583, Bella mia
fiamma KV 528, Ah, lo previdi KV 272,
Misera, dove son KV 369 u.a.; Christi-
ane Oelze (Sopran), Antje Weithaas
(Violine), Kammerorchester Carl Phi-
lipp Emanuel Bach, Hartmut Haen-
chen;
Berlin Classics/BMG-Ariola CD 1094-2
(WD: 60'20") DDD
Aufnahmedatum: 1993
Klangbild: Offen, ungetrübt, präsent.
Fertigung: Keine Einwände.

Spätestens seit ihrer überragenden Lei-
stung als Konstanze bei den Salzburger
Festspielen 1991 zählt die junge Sopra-

nistin Christiane Oelze zu den besten Mo-
zart-Sängerinnen unserer Tage. Wenn sich
auch ihre Stimme nicht gerade durch berau-
schende Klangfarben auszeichnet, sondern
eher schmal, sogar ein wenig „puritanisch"
wirkt, so ist es doch das vornehme Signum
der Gediegenheit, das ihre Vortragskunst
auszeichnet.

Der Vorzug der Gediegenheit wird auch in
Christiane Oelzes Aufnahme mit neun Kon-
zertarien Mozarts offenkundig. Klare Lini-
enführung, stimmliche Beweglichkeit, dazu
eine Sopranhöhe, die auch in der dreigestri-
chenen Lage nichts von ihrer Rundung ver-
liert, das alles zeigt sich in der ungemein
schwierigen Koloraturarie „Ah, se in ciel"
KV 538, die Mozart für seine Schwägerin,
die Gesangsvirtuosin Aloysia Lange, kom-
poniert hat. Bei „Vado ma dove" KV 583
mangelt es dem einleitenden dramatischen
Allegro etwas an Tonfülle und heroischer
Schlagkraft, dafür sind im lyrischen An-
dante schöne Klänge der Innigkeit und
Wärme zu vernehmen. Insgesamt können
sich die Eigenschaften der Sängerin am be-
sten in den gefühlsbetonten, ruhig dahin-
fließenden Gesängen entfalten. Ein beson-
deres Kapitel stellen die selten gesungenen
frühen Arien aus Mozarts Mailänder Epoche
(KV 78 und 79) dar, die überdies mit Mozarts
bisher unveröffentlichten Kadenzen (KV
293 e) versehen wurden. Diese Original-Ka-
denzen verdienen Beachtung, weil sie - im
Gegensatz zu jenen Einfügungen aus späte-
rer Zeit - sehr knapp und dezent ausfallen.

Der gesamten Einspielung ist anzumer-
ken, daß mit ausgesuchter Gründlichkeit,
sozusagen mit Hirn und Herz verfahren
wurde. Das betrifft auch die um Klarheit
bemühte Orchesterleitung durch Hartmut
Haenchen. Clemens Höslinger

56 FonoForum 8/94

Edle Lange-
weile.

lViUi/UU TS

LIEDER: Perfekt.

V

Mozart, Sämtliche Lieder; Josef
Protschka (Tenor), Helmut Deutsch
(Klavier), Mitsuko Shirai (Mezzoso-
pran), Hartmut Höll (Klavier);
Capriccio/EMI 2 CD 10 446/7 (WD:
88'18") DDD
Aufnahmedatum: 1991
Klangbild: Präsent, gut balanciert.
Fertigung: Essay dreisprachig, Texte
nur deutsch; technisch einwandfrei.
Vergleichseinspielungen: Bonney/Par-
sons (Teldec 2292-46343-2), Shirai/Höll
(Capriccio 10098), Schreier/D emus
(BMG-Ariola GD 69118).

In mehrfacher Hinsicht könnte diese Er-
weiterung des Lied-Angebots bei Capric-
cio von Interesse sein. Mozart-Kenner Ru-

dolph Angermüller führt im Essay aus, daß
Mozart seine Lieder immer wieder als kleine
dramatische Szenen verstanden hat, deshalb
sehr differenziert und ohne „Formelwesen"
komponiert hat. Da wäre also nach viel mo-
zärtlicher Lieblichkeit bei den Damen Ame-
ling, Mathis, Seefried u.a. sowie Schreiers
„anima candida" etwas mehr gestalterischer
Biß zu erwarten. Der kommt jedoch fast nur
von Mitsuko Shirai in ihren vier Liedern: Da
blitzt im „Zauberer" (KV 472) ein bißchen
was vom Naschen an allerliebsten „verbote-
nen" Früchten auf - und dann scheint plötz-
lich eine „Alte" (KV 517) vor sich hin zu nör-
geln über die „gute, alte", nämlich ihre Zeit:
Da entsteht nicht nur im hölzern-trockenen
Klavierton Hartmut Hölls, sondern auch im
Mezzosopran Mitsuko Shirais ein Charak-
tertypus in Tönen.

Das gelingt Josef Protschka nur in enttäu-
schend geringem Maße. Die Wiederbegeg-
nung mit ihm müßte ja Antwort darauf ge-
ben, ob die relative Ruhe um ihn in den letz-
ten beiden Jahren darauf zurückzuführen
ist, daß er nach den Florestan- und Lohen-
grin-Versuchen doch Probleme zu meistern
hat. Das Aufnahmedatum 1991 läßt aber
kein aktuelles Urteil zu. Grundsätzlich be-
sitzt Josef Protschka viele Qualitäten für
Mozart-Lieder: mezza voce, piano-Kultur,
lyrische Grundstimmung, gute Textartiku-
lation - all das ist da; doch im Verlauf seiner
27 Lieder wird deutlich, wie wenig Farben
ihm zu Gebote stehen, wie wenig Gestaltung
er und sein eher nur dienender Begleiter
Helmut Deutsch wagen. Edle Langeweile
stellt sich ein. Den kritisch gewordenen Oh-
ren fällt dann auch Protschkas gelegentlich
enge Höhe auf. Man hört zwar alle Mozart-
Lieder, aber keine Interpretation auf dem
Niveau des Jahres 1994. Wolf-Dieter Peter

PACHELBELl
JOHANN CHRISTOPH S

JOHANN MICHAa
BACH

MOTETTEN
v-MOTTO

CANTUS COLIN
KONRAD JPJNCHÄNEL

Pachelbel, Motetten: Jauchzet dem
Herrn, Nun danket alle Gott, Exsurgat
Domine, Singet dem Herrn u.a., J. Chr.
Bach, Motetten: Fürchte dich nicht, J.
M. Bach, Halt, was du hast, Fürchtet
euch nicht; Cantus Colin, Konrad Jung-
hänel (Laute und Leitung);
deutsche harmonia mundi/BMG-Ariola
CD 05472 77305 2 (WD: 63'49") DDD
Aufnahtnedatum: 1993
Klangbild: Räumlich gut gestaffelt.
Fertigung: Einwandfrei.

Zum ersten Mal erscheinen sämtliche
doppelchörigen Motetten von Pachelbel
auf einer CD, mit der stimmigen Ergän-

zung durch Motetten der Brüder Johann
Christoph und Johann Michael Bach (unter
letzteren befindet sich auch das bekannte
„Ich lasse dich nicht", bei dem es sich aller-
dings um eine Komposition von Johann Se-
bastian Bach handeln dürfte). Einer der be-
deutenden Musikhistoriker des 19. Jahrhun-
derts, Carl von Winterfeld, verweist auf sol-
che Eigenschaften wie Erhabenheit, Lieb-
reiz, Kraft und Zartheit in Pachelbels Wer-
ken - und alle diese Züge kommen in der
Wiedergabe des Cantus Colin auf eine über-
zeugende Weise zur Geltung. Denn zum ei-
nen bringt die Interpretation jene beste-
chende Klarheit in der Stimmführung, jene
plastische Textartikulation und stimmliche
Ausgeglichenheit, durch die eine suggestive
motivische wie auch formale Gestaltung
entsteht; zum anderen aber vermitteln die
neun Solostimmen einen derart perfekt-ho-
mogenen, sonoren und dichten Klang, als
würde man einen Chor statt Einzelstimmen
hören. Die Aufnahme setzt höchst professio-
nelle Maßstäbe in der Interpretation des
deutschen Motetten-Repertoires vor Bach:
Nur so, auf diesem stimmtechnischen und
musikalischen Niveau lohnt es sich, die
Werke auf Platte zu verewigen - auch wenn
diese Erkenntnis manche Laienchorsänger
traurig stimmen wird... Eva Pinter

o
Lebendige
Chormusik.

o

Poulenc, Messe in G, Vier Motetten für
die Weihnachtszeit, Litanie ä la Vierge
Noire, Notre Dame de Rocamadour,
Exultate Deo, Salve Regina u.a.; Choir
of Westminster Cathedral, Iain Sim-
cock (Orgel). James O'Donnell;
Hyperion/Koch CD 66664 (WD: 70'10")
DDD
Aufnahmedatum: 1993
Klangbild: Räumlich, hallig.
Fertigung: Einwandfrei.

Francis Poulenc war Mitglied der 1917 ins
Leben gerufenen Gruppe „Les Six", der
u.a. auch Honegger und Milhaud an-

gehörten. Die Tendenz war antiromantisch
und forderte einen von ausländischen Ein-
flüssen unabhängigen musikalischen Natio-
nalismus, der sich gern der Kürze und Di-
rektheit wie auch einer gewissen Frivolität
als Stilmittel bediente.

So gibt sich die anspruchsvolle a-cap-
pella-Messe auch im Rhythmischen unkon-
ventionell. Die Lebendigkeit des rasch ab-
laufenden Gloria ist faszinierend, das Credo
ist ausgespart, und das Sanctus vollzieht
sich in tänzerischer Bewegung. Ein wesent-
liches Stilmittel des Komponisten besteht
darin, die Musik vorwiegend in kurzen Me-
lodie-Phrasen ablaufen zu lassen, die den
Stücken eine spontan wirkende Frische ver-
leiht und zugleich Wortwiederholungen -
oft in veränderter Harmonie - nahelegt. Die
harmonischen Mittel verlassen den Raum
gesicherter Tonalität kaum. Die Gebetstexte
des Heiligen Franziskus sind für drei Män-
nerstimmen gesetzt; sowohl die Weihnachts-
motetten wie auch die Stücke auf Texte der
Karwoche enthalten viel stimmungsreiche
und eindrucksvolle Musik, die auch den
gläubigen Katholiken verspüren läßt. Ein
außerordentlich eindrucksvolles Werk sind
die „Litanies ä la Vierge Noire", die sich im
Zusammenwirken mit der großen Orgel
vollziehen, die Iain Simcock für die Beglei-
tung farbenreich registriert und in den Solo-
stellen zu hymnischer Größe führt.

Fast durchweg führen die Knabenso-
prane, ohne in den Gesamtklang integriert
zu werden, dessen schwächste Stelle die tre-
molierenden Bässe sind. Störend sind die
meist ungenauen Einsätze, aber die Inten-
sität der Darstellung ist trotzdem hoch zu
loben. Dieter Weiss

Heißer Tanz
auf dem Eis.

Prokofieff, Alexander Nevsky (Sinfo-
nie-Kantate für Mezzosopran, Chor
und Orchester op. 78), Cinderella-Suite
Nr. 1 op. 107: Marjana Lipovsek (Alt),
Choeurs et Orchestre de Paris, Semyon
Bychkov;
Philips CD 434 070-2 (WD: 65'23")
DDD
Aufnahmedatum: 1991, 1992
Klangbild: Voll und direkt.
Fertigung: Keine Mängel.

Serge Prokofieffs „Sinfonie-Kantate" -
Doppelbezeichnungen wie diese oder
auch „Etudes-Tableaux" sind in der

neueren russischen Musik häufig - ist das
überarbeitete Komprimat seiner grandiosen
Musik zu dem nicht minder grandiosen Film
von Serge Eisenstein über den Novgoroder
Fürsten Alexander, der 1242, damals gerade
22 Jahre alt, auf dem zugefrorenen Peipus-
See bei Pskov das Heer des deutschen Rit-
terordens vernichtend schlug. Sowohl die
bildkräftige instrumentale Musik wie auch
die Vokalpartien sind immer wieder beein-
druckend und mitreißend, ganz unabhängig
davon, wie weit (oder wie weit nicht) Proko-
fieff hier den Doktrinen des „Sozialistischen
Realismus" entgegenkam.

Semyon Bychkovs Darstellung ist tempe-
ramentvoll und farbig, rhythmisch durchaus
prägnant, auch die Leistungen des Chores
und der Solistin Marjana Lipovsek sind zu
schätzen. Ob allerdings die Akzentuierung
des musikalischen Flusses optimal verwirk-
licht wird, ist eine andere Frage. Man
könnte sich das Klangbild noch kontrastvol-
ler, eckiger und „bildhafter" vorstellen. Das
Temperament des Dirigenten blieb ein we-
nig äußerlich, setzt sich nicht in eine Tiefen-
differenzierung des Ausdrucks fort. Dem
Chor hätte man auch mehr konsonantische
Artikulation gewünscht, mehr „Theater-
sprache", denn hier geht es doch um Szene,
um Handlung. Dies ist eine Frage der
Sprechtechnik, nicht der jeweils verwende-
ten Sprache (hier des originalen Russi-
schen).

Die „Cinderella-Suite" bestätigt nur Pro-
kofieffs Rang als Bühnenkomponist gehalt-
voller und praller Musik, die auch im Kon-
zertsaal substanzreich bestehen kann.

Hartmut Lück

Purcell, Weltliche Lieder (Vol. 1): Draw
near, you lovers, while Thirsis, wrapp'd
in downy sleep, I loved fair Celia, Urge
me no more, Cease, anxious world u.a.;
Barbara Bonney, Susan Gritton (So-
pran), James Bowman (Kontratenor),
Rogers Covey-Crump, Charles Daniels
(Tenor), Michael George (Baß), King's
Consort, Robert King;
Hyperion/Koch CD 66710 (WD: 69'35")
DDD

I Aufnahmedatum: 1993
Klangbild: Füllig, ausgewogen,
Fertigung: Liedtexte ohne deutsche
Übersetzung, ansonsten einwandfrei.

Mit beispiellosem Enthusiasmus setzt
Robert King sich für das Gesamtwerk
Henry Purcells ein. Die Aufnahme al-

ler Oden hat er längst abgeschlossen, im
Projekt der Kirchenmusik liegt er ungefähr
auf halber Strecke, und nun wird er in einer
dritten Reihe noch jene 85 Lieder präsentie-
ren, die weder für die Kirche noch für die
Bühne geschrieben worden sind. Damit
dürfte Ende nächsten Jahres das Gesamt-
werk Purcells auf CD vorliegen, denn Gar-
diner hat bereits alle szenischen Werke,
Hogwood die gesamte Schauspielmusik und
das Purcell Quartet bzw. London Baroque
die übrigen Instrumentalstücke eingespielt.

Ist die vorliegende CD also das Produkt
eines Vollständigkeitswahns? Wohl kaum,
denn in keiner Gattung wird Purcells über-
ragende Bedeutung so offenbar wie in den
Liedern. Schon seine Zeitgenossen erkann-
ten, daß der „Orpheus Britannicus" ein ein-
zigartiges Gespür für Rhythmus und Melo-
die seiner Muttersprache hatte, daß seine
ungemein einfallsreiche Harmonik nicht
Dekoration, sondern Stütze des Wortes ist
und daß der besondere Reiz seiner Musik in
dem Schweben zwischen Gesagtem und Un-
sagbarem liegt. Eben diese Qualitäten kom-
men in der Interpretation des King's Consort
vorzüglich zur Geltung. Stimmungsnuancen
werden sensibel ausgelotet, Text und Musik
verschmelzen zu einer Einheit. In der Wahl
seiner Solisten zeigt Robert King einen her-
vorragenden Sinn dafür, welches Timbre zu
welchem Stück paßt, die vorbildliche Be-
gleitung von Gambe, Laute und Tastenin-
strument beteiligt sich aufmerksam, flexibel
und dezent an der Textgestaltung.

Matthias Hengelbrock
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Gewalt und
Ekstase des
Dreiklangs.

Bore, Missa Praeter rerum seriem, Mo-
tetten: Infelix ego, Parce mihi, Ave Re-
gina, Descendi in hortum meum, Jos-
quin, Praeter rerum seriein; Tallis
Scholars, Peter Phillips;
Gimell/Helikon CD 029 (WD: 72'10")
DDD
Aufnahmedatum: 1994
Klangbild: Präsent, natürlich, räum-
lich, transparent.
Fertigung: Gut.

Cipriano de Rore, zumeist nur als Madri-
galkomponist bekannt, wird in dieser
CD als Kirchenmusikkomponist ent-

deckt. Ausgehend von Josquins Weihnachts-
motette „Praeter rerum seriem", die in je-
dem Satz der Messe als Parodiemodell dient,
steigert er die Komplexität, die Kühnheit
der Klangwirkungen und die Nervosität der
Melodielinie gegenüber dem schon damals
als Klassiker geltenden Josquin. Die Tallis
Scholars machen deutlich, daß de Rore hier
nicht madrigalisch komponiert, vielmehr -
wie in seinen Madrigalkompositionen - nach
neuen Stilmitteln sucht. Die Polyphonie, das
Geflecht der Stimmen, ist hier zu einem
Höhepunkt weiterentwickelt. Dabei zeich-
nen sich in diesem Stimmfluß damals revo-
lutionäre Neuerungen ab: Die Tallis Scho-
lars betonen die mächtige Baßwirkung, und
sie setzen die Soprane - insbesondere im
Gloria - ein, um eine erstaunliche Lichtwir-
kung zu erreichen. Zu diesem Hell-Dunkel-
Kontrast tritt ein ekstatisch wirkender
Klangrhythmus, der den Hörer sogartig in
die Musik hineinzieht. Die instrumental
starr gesungenen Klänge und Klangachsen
werden von innen heraus durch sehr bewegt,
fast nervös wirkende Melodielinien belebt.
Klang, Farbe, Melodie, Klangrhythmus und
melodischer Rhythmus - diese vielen Ele-
mente lassen die Musik insgesamt wie ein
riesiges Meer wirken. Das Faszinierende ist,
wie die Tallis Scholars alle diese Elemente
bewußt werden lassen und doch nie den Ein-
druck kalter Analyse erwecken. Vielmehr
erreichen sie es, jeden Klang, jede Melodie,
jede Bewegung zu einem Ereignis werden zu
lassen. Man vergißt dabei, daß diese Musik
„nur" auf Dreiklängen beruht. Gerade des-
halb wirkt sie nämlich sehr direkt, archaisch
streng und doch auch modern.

Franzpeter Messmer
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Animierte
Solisten.

L

Schostakowitsch, Orchesterlieder (Vol.
1): Zwei Fabeln nach Krylow op. 4, Drei
Romanzen auf Gedichte von Puschkin
op. 46a, Sechs Romanzen auf Verse von
Raleigh, Burns und Shakespeare op.
62/140, Aus jüdischer Volkspoesie op.
79a; Larissa Dyadkova (Mezzosopran),
Luba Orgonasova (Sopran), Nathalie
Stutzmann (Alt), Philip Langridge (Te-
nor), Sergei Leiferkus (Baß), Frauen-
stimmen der Oper Göteborg, Sinfonie-
orchester Göteborg, Neeme Järvi;
DG CD 439 860-2 (WD: 57'46") DDD
Aufnahmedatum: 1992, 1993
Klangbild: Farbig, räumlich, hell.
Fertigung: Kommentar im Booklet nur
auf englisch. Keine Angaben zu den
Sängern.

Während sämtlicher Schaffensphasen
hat Dimitri Schostakowitsch Orche-
sterlieder komponiert, deren erster

Teil nun in einer schwedisch-russischen
Neueinspielung vorliegt. Die Zeitspanne
reicht von den „Krylow"-Fabeln aus der
Zeit am Petersburger Konservatorium bis zu
den Liedern „Aus jüdischer Volkspoesie"
von 1948. Die Lieder sind durchgängig von
verinnerlichtem, oft in der Stimmungslage
eingetrübtem Gestus, wodurch eine spezifi-
sche Seite russischer Seelenexhibition aus-
geprägt wird. Das eher kreisende denn vor-
wärtstreibende klangliche Geschehen ist
seltener von den grellen, sarkastischen und
zitatförmigen Anspielungen durchzogen als
es im sinfonischen Werk der Fall ist. Ele-
mente russischer Volksmusik sind aber
ständig gegenwärtig. Mit identifikatori-
scher Ambition sind die jüdischen Lieder
und ihre hebräische Harmonik gestaltet.

Die Solisten singen sehr animiert, beson-
ders homogen ist das Gesangsterzett von
Luba Orgonasova, Nathalie Stutzmann und
Philip Langridge in den jüdischen Liedern.
Eine sehr warme Stimme hat Larissa Dyad-
kova, während Sergei Leiferkus präzise in
Rhythmus und Charakter agiert. Aufgrund
des großen Vibratos in den tiefen Lagen
wirkt die Bildung der Tonhöhen hier aber
etwas unspezifisch. Neeme Järvi bietet mit
dem Sinfonieorchester Göteborg, das oft
eine geschlossene Klangfolie mit wenig
spektakulären Beiträgen zu leisten hat, sub-
tile Farbmischungen, schafft Verbindungen
zwischen den einzelnen Instrumentalgrup-
pen, ohne der Tendenz zu verwaschenen
Klangabläufen nachzugeben.

Bernhard Uske

o
Bewährtes
Gespann.

Schumann, Rückert-Lieder (Auswahl),
Frauenliebe und -leben op. 42, Lieder-
zyklus op. 36, Acht Lieder aus op. 79;
Margaret Price (Sopran), Thomas De-
wey (Klavier);
Forlane/Disco-Center CD 16711 (WD:
63 '42") DDD
Aufnahmedatum: 1993
Klangbild: Ausgeglichen.
Fertigung: Einwandfrei; Textbeilage.

Schumann, Liederkeis op. 39, Sieben
Lieder op. 90 u.a.; Robert Holl (Bari-
ton), Andräs Schiff (Klavier);
Decca CD 436 123-2 (WD: 68'40") DDD
Aufnahmedatum: 1991
Klangbild: Ausgeglichen.
Fertigung: Einwandfrei; Textbeilage.

Im Stadium ihrer stimmlichen Spätblüte
scheint Margaret Price besser im Geschäft
zu sein denn je: Lied-CD um Lied-CD er-

scheint bei verschiedenen Firmen. Diese
hier zählt zu den besseren aus der letzten
Zeit, weil die eingeschränkte Flexibilität
der nur mehr laut funktionierenden Höhe
bei vielen dieser Lieder, die eine eindring-
liche Gestaltung erfordern, weniger auffällt.
Da tiefe Noten nur piano gesungen werden
(können?), erscheint allerdings die Propor-
tion der Dynamik manchmal verfälscht. An-
dererseits sprechen die überwiegend schöne
Gesangslinie, Gefühlsausdruck und meist
gute Textverständlichkeit für die routinierte
Liedinterpretin.

Der junge amerikanische Gerald-Moore-
Preisträger Thomas Dewey erweist sich als
guter Begleiter, der manchmal etwas forsch
in die Tasten greift. Seinen Meister findet er
in dem nicht darauf spezialisierten Andräs
Schiff, der sensibel und poesievoll bezau-
bernde Lyrismen und feinste Betonungen
einbringt.

Mit biegsamer Mezzavoce und gelenkigem
piano gibt sich auch Robert Holl auf roman-
tischen Pfaden zart besaitet. Daß sein sono-
res, wohlgerundetes Organ bei voller Entfal-
tung zur Schwerfälligkeit neigt, macht dem
renommierten Liedspezialisten fallweise et-
was zu schaffen. Das außerordentliche Ni-
veau der kürzlich vom gleichen Gespann
veröffentlichten Brahms-CD erreicht Holl
hier nicht ganz. Hermann Schönegger

BUHNENWERKE

Eine hin-
reißende Ein-
spielung.

Britten, Der Raub der Lukretia; Cathe-
rine Pierard (Sopran), Patricia Rozario
(Sopran), Jean Rigby (Alt), Nigel Rob-
son (Tenor), Donald Maxwell (Bariton),
Alastair Miles (Baß) u.a., City of Lon-
don Sinfonia, Richard Hickox;
Chandos/Koch 2 CD 9254/5 (WD:
116'16") DDD
Aufnahmedatum: 1993
Klangbild: Klar, direkt. Stimmen gele-
gentlich etwas dominant.
Fertigung: Einwandfrei.

In der Schärfung des musikalischen Aus-
drucks, in der extremen Klarheit der An-
lage und in einem so persönlichen wie öko-

nomischen Einsatz der Mittel ist „Der Raub
der Lukretia" Brittens eindringlichste,
wenn auch nicht populärste Oper. In dem
1945 begonnenen, 1949 uraufgeführten
Werk zeigt Britten, wie sehr die in „Peter
Grimes" erarbeitete Tonsprache zu einer
Metamorphose fähig war, die in ihrer Inten-
sität und Gestik hier eine graduelle Nähe zu
Strawinsky erreicht, ohne dessen Sprache
wirklich zu kopieren. Das auf zwölf Spieler
reduzierte Instrumentarium, die sechs Ak-
teure und der „Chor", der von zwei Solisten
dargestellt wird, geben Britten hier außer-
dem die Möglichkeit, Oper zugleich als ritu-
ell-distanziertes wie als hochdramatisch-di-
rektes Konzept zu verwirklichen.

Dieser Doppelsinn kommt auch in der hier
vorliegenden Einspielung hervorragend zur
Geltung: Catherine Pierard und Nigel Rob-
son als „Chor" zeigen schon in den ersten
schroff aufgerissenen Takten ihre Fähigkeit,
in reichsten Abstufungen zu kommentieren,
Teilnahme, aber auch Distanz zur unab-
wendbar-rohen Handlung zu demonstrie-
ren. Der selbstvergessene, dabei aber ly-
risch-brennende Bariton Donald Maxwells
gibt der zweifelhaften Rolle des Tarquinius
eine so subjektive wie stimmige Zeichnung;
die unaffektierte, in ihrer emotionalen Zu-
spitzung packende Rolle der Lukretia wird
vom dunklen, vollen Alt Jean Rigbys in einer
beispiellosen Ausdruckspalette getroffen.
Manieristisch-selbstverliebte Tönungen, zu
der Brittens spezifische Vokalmelodik gele-
gentlich verführen mag, werden vom En-
semble strikt gemieden; für „Ausdruck" um
seiner selbst bleibt (im Gegensatz zu ande-
ren Werken Brittens) kein Raum. Das gilt
auch für den kompromißlos-puren
Kammerorchestersatz, dessen dramatische
Elemente Richard Hickox in ihrer ganzen
widersprüchlichen Genialität hinreißend
bannt. Hans-Christian von Dadelsen

Eine Rolle für
Edita.

Donizetti, Linda di Chamounix (Ge-
samtaufnahme in italienischer Spra-
che); Edita Gruberova (Linda), Don
Bernardini (Carlo di Sirval), Monica
Groop (Pierotto), Ettore Kim (Antonio),
Stefano Palatchi (Präfekt), Anders Me-
lander (Marchese) u.a., Mikaeli Kam-
merchor, Schwedisches Radiosinfonie-
orchester, Friedrich Haider;
Nightingale/Koch 3 CD 70561-2 (WD:
U8'04") DDD
Aufnahmedatum: 1993
Klangbild: Klarzeichnend, unverfärbt,
präsent.
Fertigung: Einwandfrei; viersprachiges
Textheft.
Vergleichseinspielung: Serafin/Stella,
Barbieri, Valetti, Taddei, Capecchi
(Fontana 3 LP 6706 005).

Als noch immer geläufiger Titel gehört
„Linda von Chamounix" heute zu einem
gleichwohl wenig bekannten Werk. Hat

doch die Belcanto-Renaissance der Nach-
kriegszeit von dieser einst sehr populären
Oper kaum Notiz genommen. Vermutlich ist
das der wenig glaubwürdigen Story und den
offensichtlichen dramaturgischen Bruch-
stellen im Libretto zuzuschreiben.

Die Musik der 1842, knapp nach Verdis
„Nabucco", mit riesigem Erfolg uraufge-
führten Oper hat hingegen viel für sich. Für
Wien kreierte Donizetti mit voller Absicht
eine besonders reiche melodische Substanz -
er kannte die Wünsche des Publikums; so
beinhaltet die Partitur besonders viele
Arien, Duette und Ensembles, darunter
recht Reizvolles, wie etwa die potentiell sehr
wirksame Wahnsinnsszene oder die von ei-
ner Ghironda (Drehleier aus Savoyen) be-
gleitete Ballade des Pierotto, deren Melodie
mehrfach durch die Oper geistert. Die Form
der Doppelnummern mit Cabaletta-Teil
kam nicht nur bei den Wienern sehr gut an.
Die allgemein bekannte Bravour-Arie der
Linda („O luce di quest'anima") konnten al-
lerdings erst die Pariser bewundern, wo die
Primadonna Fanny Persiani, die erste Lucia,
ein taugliches Vehikel für ihre Virtuosität in
höherer Lage gefordert hatte. Erst diese Er-
weiterung der ansonsten nicht besonders
hoch notierten Titelpartie gibt dem Einsatz
einer Koloratur-Diva Sinn. In der nicht ganz
eindeutigen Fachzuordnung liegt wohl be-
gründet, warum Tullio Serafin für die bisher
einzige Studioaufnahme Antonietta Stella
als Linda erwählt hat, also eine bewährte
Aida, Leonora und Manon Lescaut.

Edita Gruberova singt „O luce di

quest'anima" brillanter als Antonietta
Stella, mit Finesse und Risikobereitschaft.
Sie beschränkt ihre Virtuosität durchaus
nicht auf die Auftrittsnummer: Immer wie-
der bewundert man exquisite Schwelltöne
und Diminuendi, exakte Intervallsprünge
und mühelose Läufe. Als Basis des hell
strahlenden, durchschlagskräftigen Höhen-
registers gewinnt die Mittellage immer mehr
an Farbe und Fülle, so daß sich eine sehr be-
teiligte Rollengestaltung mit entsprechen-
den dramatischen Akzenten ausgeglichen
realisieren läßt. Wie die Gruberova das
Hinübergleiten in eine temporäre wahn-
hafte Entrückung verdeutlicht, kann den
Hörer ebenso wenig unberührt lassen wie
ihr Glücksjubel im Schlußduett. Allerdings
verfügt der männlich-herbe, schlanke Tenor
von Don Bernardini offenbar nur über be-
schränktes Volumen. Die typisch amerika-
nisch timbrierte Stimme wirkt gut durchge-
bildet und beweglich, sie bringt daher die
geforderte Agilität auf. Schlackenlos gelin-
gen extrem kopfige Piani, die homogen ein-
gebunden werden, wie sich an einer ge-
schmackvollen Schlußkadenz für die erste
Arie feststellen läßt. Und doch befällt einen
der Verdacht, es könnte dem Tenor auch
darum gehen, Spitzentöne zu vermeiden,
singt er doch in der ganzen Oper nur einen
wirklich hohen Ton, und den schmal und
farblos.

Obgleich Fedora Barbieri bei Serafin
noch die tiefsten Noten souverän produziert,
erscheint die junge finnische Mezzosoprani-
stin Monica Groop als die passendere Beset-
zung für Pierotto: Ihr schlankes, farbiges,
kultiviertes und beteiligtes Singen charak-
terisiert den musikalisch reich bedachten
Sympathieträger zutreffend. Die tiefen
Männerstimmen haben durchaus Qualität:
Ettore Kim will mit dunklem, festem Bari-
ton seinem Vornamen Ehre machen, Stefano
Palatchis Baß strömt sonor und rund, An-
ders Melander verzichtet als akzentuiert ge-
staltender Baßbuffo auf Übertreibungen.
Der Chor wirkt musikalisch sattelfest, doch
in der Aussprache des Italienischen nicht
überaus routiniert. (Einen Michele mit
„ MischeU" anzusprechen, hätte nicht
durchgehen dürfen.) Friedrich Haider sorgte
bei dieser konzertanten Aufführung für pas-
sende Tempi, differenziertes Orchesterspiel,
wirksame Steigerungen und sehr sorgfälti-
ges Phrasieren der Sänger. Den Live-Cha-
rakter der Aufnahme prägen viel weniger
die unvermeidlichen Unvollkommenheiten
als vielmehr das ständig fühlbare Engage-
ment und Animo insbesondere der Sänger.
Bezüglich des Interpolierens von Spitzen-
tönen sucht Haider nicht nach verknöcher-
ten Prinzipien; geringfügige Kürzungen
nahm er vor, doch weniger als Tullio Sera-
fin. Hermann Schönegger
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