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O
Mozart
problema-
tisch
problema-
tisiert.

MOZART
Piano Sonatas • Klavtereonsten KV 333/49* & 282

Rondo, KV51-UFanlasia,KV475

ALFRED BRENDEL

•
Mozart, Fantasie c-Moll KV 475, Sona-
ten F-Dur KV 533/494 und Es-Dur KV
282, Rondo a-Moll 511; Alfred Brendel
(Klavier);
Philips CD 434 633-2 (WD: 68'55")
DDD
Aufnahmedatuni: 1991
Klangbild: Relativ kompakt, viele Ne-
bengeräusche.
Fertigung: Tadellos.

Weil als Grundlage der Musik die Stille
zu gelten hat, darf man während eines
Konzerts eben nicht husten, sich

nicht räuspern. Alfred Brendel vertritt die-
sen Standpunkt mit großer Entschiedenheit;
bei Live-Auftritten unterbricht er seinen
Vortrag sogar im Notfall, um das Publikum
anläßlich etwaigen Fehlverhaltens zu er-
mahnen. Mit seinem jüngsten, in Manche-
ster produzierten CD-Programm freilich
verrät Brendel seine eigene Prämisse (daß
die Grundlage der Musik die Stille sei), denn
das umfassende Spektrum an „Geräu-
schen", die er diesmal während des Spielens
höchstselber von sich gibt - stöhnend,
schnaufend, seufzend, summend - verur-
sacht unter Studiobedingungen beziehungs-
weise bei der Wiedergabe im heimischen
Wohnzimmer, respektive über den heimi-
schen Kopfhörer, eine ähnliche Störung
oder Ablenkung wie ein Husten/Räuspern
im Rahmen philharmonischer Akustik. Das
wenig werkdienliche Gebaren ist Brendel si-
cher nicht bewußt, berührt den Hörer darum
aber besonders peinlich. Abstrahiert man
das Klavierspiel von diesem unseligen Um-
feld, so zeigt sich, daß Brendel seinen Ruf als
äußerst bewußt gestaltender Tasten-
Grübler weiterhin rechtfertigt. Die für ihn
typische Freude am Problematisieren rückt
selbst den 18jährigen Mozart in große Nähe
zum 19. Jahrhundert: symptomatisch dafür
die Verbreiterung und Aufweichung, die
Brendel der Schlußwendung des ersten
kompositorischen Sinnzusammenhangs im
Adagio der Sonate KV 282 angedeihen läßt
(Takt 8 und 26). Den chromatischen, teil-
weise auch mediantischen Abenteuern Mo-
zarts, etwa in der c-Moll-Fantasie KV 475,
bekommt das Naturell Brendels sonst
durchaus. Kein Zweifel: Ein solches geist-
volles Pianistentum liefert bis in ver-
zierende Varianten hinein (bei Wieder-
holungen) Beispiele dafür, daß bei Mozart,
wie Novalis meinte, immer wieder „das
Chaos durch den Flor der Ordnung schim-
mert ". Volkmar Fischer
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Dmitri Shostakovich

Von der
inneren
Freiheit der
Musik.

Keith Jarrett

Schostakowitsch, 24 Präludien und Fu-
gen op. 87; Keith Jarrett (Klavier);
ECM/Polygram 2 CD 437 189-2 (WD:
135'18") DDD
Aufnahmedatum: 1991
Klangbild: Wenig brillant, weich, aber
klar, präsent und natürlich, intim.
Fertigung: Einwandfrei.

N ach seinen bemüht „objektiven" Ein-
spielungen der beiden Bände von Bachs
„Wohltemperiertem Klavier" legt Keith

Jarrett nun Schostakowitschs 24 Präludien
und Fugen op. 87 vor. Blieb bei den Bach-
Aufnahmen noch gleichsam Unerfülltes, so
greift dieser Ansatz bei dem Werk des Rus-
sen. Jarrett gibt auch hier nichts hinzu, er
stellt sich der Musik als Medium zur Verfü-
gung und musiziert mit einer Gelassenheit,
die gefangen nimmt. So bekommen diese
Stücke etwas Zeitlos-Schwebendes, gleich-
zeitig aber haben sie etwas Zielstrebiges:
Schostakowitsch hat nicht in sich geschlos-
sene Werke wie Bach komponiert - deshalb
kann man auch nicht von einem Remake des
Russen sprechen, eher von einer Hommage -,
sondern ein vom fast zu schlichten C-Dur-
Anfang bis zur aufgewühlt-monumentalen
d-Moll-Schlußfuge konzipiertes, zusam-
menhängendes Ganzes. Verglichen mit der
Avantgarde Anfang der 50er Jahre ist die
Folge äußerst konventionell (und tonal) an-
gelegt, sie steht aber kompositorisch auf
höchstem Niveau. Außermusikalische An-
spielungen fehlen nicht (Schostakowitsch
greift die barocke Tonarten-Charakteristik
auf, karikiert bzw. konterkariert sie teil-
weise). Jarrett spielt keineswegs über sie
hinweg, präsentiert sie aber nicht mit dem
Furor eines Bühnenmonologs, sondern mit
dem Duktus eines Selbstgesprächs, was bei
diesem privaten, eher für die Schublade als
fürs Podium komponierten Werk durchaus
schlüssig erscheint. Man kann Schostako-
witsch sicher aggressiver, anklagender, sar-
kastischer, bohrender spielen, aber hier
steht nicht die quälende, zudem nur ver-
steckte Auseinandersetzung mit Unter-
drückung und Gewaltherrschaft im Vorder-
grund. Allein mit sich selbst, im Raum abso-
luter Musik bewegt sich Schostakowitsch;
und das trotz oder gerade wegen der kontra-
punktischen Beschränkungen in den Fugen
mit einer inneren Freiheit, die keine plaka-
tiven Ausbrüche nötig hat. Und genau das
bringt Jarrett herüber. Kalle Burmester

Blutsbrüder?

Schubert, Klaviersonate D-Dur D 850,
Liszt, Apres une lecture du Dante,
Schubert/Liszt, Gretchen am Spinnrad;
Lilya Zilberstein (Klavier);
DG CD 435 385-2 (WD: 74'57") DDD
Aufnahmedatum: 1990
Klangbild: Sehr räumlich und ausge-
wogen.
Fertigung: Einwandfrei; Liszt-Fantasie
abschnittweise ansteuerbar.

Einem ausgeklügelten Dissoziieren kommt
die jüngste Programmabfolge Lylia Zil-
bersteins gleich: zuerst Schubert/Liszt,

also Schubert in einer Bearbeitung Liszts,
dann Liszt pur, dann Schubert pur. Das um-
fangreichste Werk, auf dem Cover hervorge-
hoben, steht am Schluß, die „Zugabe" am
Beginn. Ähnlich unkonventionell, gemessen
an anderen Publikationen der Deutschen
Grammophon, geben sich die Schwarz-
Weiß-Fotos im Booklet: als wären sie von
der Ästhetik angesteckt, die sonst dem Out-
fit des (von Polygram vertriebenen) ECM-
Labels eigen ist. Offenbar mag die Siegerin
des Busoni-Wettbewerbs von 1987 Pro-
grammzusammenstellungen, die aus dem
Rahmen fallen, wie bereits ihre Rachmani-
noff/Schostakowitsch-CD vermuten ließ
(DG CD 427 766-2). Was sie sich diesmal bei
ihrer Konzeption gedacht hat, wird durch
ihr Spiel offenkundig. Das Augenmerk Lilya
Zilbersteins gilt, vereinfacht gesagt, dem
auf Schubert Verweisenden an Liszt, dem
auf Liszt Verweisenden an Schubert. Im
Rahmen der Fantasie pointiert Lilya Zilber-
stein das intime Moment, historisch den
Blick zurück, an der Sonate D 850 die mo-
numentale Attitüde, historisch den Blick
nach vorn. Damit sehen sich Teil- oder sogar
nur Nebenaspekte der jeweiligen Komposi-
tionen in den Mittelpunkt gerückt, was den
gewählten Stücken zumindest punktuell
schadet. Oftmals mangelt es Schubert au
Leichtigkeit, bisweilen Liszt an Gewicht.
Der Hörer gewinnt den Eindruck, daß Lilya
Zilberstein den spezifischen Ton der Schu-
bert-Sonate verfehlt, denjenigen der Liszt-
Fantasie nur streift. Ihre Idee, auf „Schnitt-
mengen" im Ausdrucksrepertoire der Her-
ren Tonsetzer buchstäblich anzuspielen,
hätte sie unter Umständen mit Hilfe geeig-
neterer Musikbeispiele verfolgen können:
etwa der „Wanderer-Fantasie" im Vergleich
zu „Vallee d'Obermann". Geichwohl - eine
bedenkenswerte Veröffentlichung, denn
auch mißlungene Experimente können auf-
schlußreich sein. Volkmar Fischer

ORGEL

Affektsiche-
res Barock.
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Kuhnau, Die sechs biblischen Histo-
rien-Sonaten; Christian Brembeck (Or-
gel, Cembalo);
Capriccio/EMI CD 10 350 (WD: 72'15")
DDD
Aufnahmedatum: 1989
Klangbild: Klar und räumlich.
Fertigung: Einwandfrei.

Thomaskantor Kuhnaus barocke Pro-
grammusik wird hier auf originelle
Weise realisiert. Christian Brembeck,

Schüler von Franz Lehrndorfer in München,
spielt je drei Sonaten auf der Orgel (nämlich
Nr. I, IV und VI), die anderen auf dem Cem-
balo. Damit bedient er sich einer instrumen-
talen Freiheit, die sich in der Bach-Zeit ganz
selbstverständlich mit dem Begriff „Cia-
vier" verband. Hier dient sie aber vor allem
der Abwechslung. Obwohl Kuhnau weitge-
hend mit autonomen musikalischen Formen
arbeitet (Präludium, Toccata, Fuge, Choral,
Tanzformen und Rezitativen), bedürfen die
Elemente der barocken Affektsprache (wie
z.B. „Das Pochen und Trotzen des Goli-
aths") interpretatorischer Illustration.
Brembeck gelingt dies vorzüglich.

Die Orgel, ein historisches Instrument von
Herbst in der ehemaligen Schloßkirche zu
Lahm im Itzgrund von 1732 (mit 30 klingen-
den Registern in zwei Manualen und Pedal),
zeigt Charakter und angemessene Farbig-
keit. Allerdings wirkt ihr Klangbild bei län-
gerem Hören etwas grundtönig und insge-
samt recht dunkel timbriert. Das Cembalo
hingegen, das man für einen prekären, weil
klanglich der Orgel unterlegenen Partner
halten würde, bewährt sich ganz hervor-
ragend. Brembeck bedient sich eines Instru-
ments von Nikolaus Damm (Hirsch-
horn/Neckar) mit drei 8'-Registern. Es
wurde als Kopie nach einem mutmaßlich
von Johann Nikolaus Bach (Jena, von An-
fang des 18. Jahrhunderts) stammenden
Cembalo gefertigt. Er entlockt ihm mit arti-
Kulatorischer Brillanz, besonders in der
zweiten und dritten Sonate, eine erstaunlich
reiche Palette von subtiler und nobler Far-
benpracht. Mit ihr verwandelt Brembeck die
bloße „Programmusik" schon beträchtlich
m s -Absolute". Klaus P. Richter
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o
Ansprechende
Orgel-
konzerte.

Rheinberger, Suite op. 149, Sechs
Stücke op. 150 für Violine und Orgel;
Ernö Sebestyen (Violine), Martin Oster-
tag (Violoncello), Andreas Juffinger
(Orgel), RSO Berlin, Hartmut Haen-
chen;
Capriccio/EMI CD 10337 (WD: 73'15")
DDD
Aufnahmedatum: 1989, 1990

Rheinberger, Konzert für Orgel und Or-
chester op. 137, Suite für Violine und
Orgel op. 166, Konzert für Orgel und
Orchester op. 177; Andreas Juffinger
(Orgel), Ernö Sebestyen (Violine), RSO
Berlin, Hartmut Haenchen;
Capriccio/EMI CD 10336 (WD: 70'40")
DDD
Aufnahmedatum: 1989, 1990
Klangbild: Klar, präsent.
Fertigung: Einwandfrei.

_J

Anders als zu seinen Lebzeiten ist der
Komponist Joseph Gabriel Rheinberger
(1839-1901) heute dem Musikleben ent-

glitten. Von seinen sehr zahlreichen Werken
sind fast nur die Orgelkompositionen leben-
dig: Rheinberger war von früher Jugend an
ein engagierter Spieler und später ein ge-
suchter Orgel- und Kompositionslehrer an
der Königlichen Musikschule in München.
In 20 Sonaten für Orgel solo scheint sich die
Eigenart seiner Persönlichkeit am stärksten
zu dokumentieren.

Die sechs Stücke für Violine und Orgel op.
150 leben von bestrickenden melodischen
Einfällen, der Violine wie auf den Leib ge-
schrieben. Ernö Sebestyen ist dafür der
richtige Interpret, mit berückend schönen,
vibratoreichen Tönen. Die Orgel ist vom
Komponisten hier nicht so reich bedacht,
doch hätte dieser Part mit etwas mehr
Klangphantasie wesentlich aufgebessert
werden können. Die Suite op. 149 fügt die-
ser Besetzung noch das Violoncello hinzu
(sehr klangvoll und überlegen: Martin
Ostertag), doch bleiben diese vier Stücke et-
was an der Oberfläche. Die zweite CD bietet
mit den beiden Konzerten für Orgel und Or-
chester op. 137 in F-Dur und op. 177 in g-
Moll zwei sehr ansprechende Stücke. Hart-
mut Haenchen führt das RSO Berlin mit
überlegener Hand zu idealer Übereinstim-
mung mit der Orgel, an der Andreas Juffin-
ger die virtuosen Passagen überzeugend und
eindrucksvoll demonstriert. (Daß im Beiheft
kein Wort über die zur Verfügung stehende
Orgel verloren wird, sollte heute eigentlich
nicht mehr passieren!) Dieter Weiss
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VOKALWERKE
o
Hinter dem
eigenen
Anspruch
zurück-
geblieben.

C.Ph.E. Bach, Die Auferstehung und
Himmelfahrt Jesu Wq 240; Hillevi Mar-
tinpelto (Sopran), Christoph Pregar-
dien (Tenor), Peter Harvey (Baß), Choir
of Collegium Vocale Gent, Orchestra of
the Age of Enlightenment, Philippe
Herreweghe;
Virgin CD 262 399 (WD: 75'45") DDD
Aufnahmedatum: 1991
Klangbild: Ausgeglichene Klangpro-
portionen.
Fertigung: Einwandfrei.

C.Ph.E. Bach, Sinfonien Wq 173 und
Wq 180, Magnificat Wq 215; Vence-
slava Hruba-Freiberger (Sopran), Bar-
bara Bornemann (Alt), Peter Schreier
(Tenor), Olaf Bär (Baß), Rundfunkchor
Berlin, Kammerorchester Carl Philipp
Emanuel Bach, Hartmut Haenchen;
Berlin Classics/BMG-Ariola CD 0110
011 (WD: 63'42") DDD
Aufnahmedatum: 1988, 1989
Klangbild: Wirkungsvolle Breitwand-
Flächigkeit.
Fertigung: Ohne Mängel.

Die Erwartungen, die bei diesen Interpre-
ten aufgrund ihrer stilistischen Kennt-
nisse mit einigem Recht gestellt werden

könnten, bleiben bei beiden Aufnahmen un-
erfüllt. So etwas kann zwar immer wieder
passieren - es verstimmt nur, wenn das Ni-
veau der Aufführungen nicht so sehr unter
musikalisch-stilistischen, sondern vielmehr
unter fast banalen Problemen leidet. Phi-
lippe Herreweghe bietet durch sehr facet-
tenreiche Dynamik und sorgfältig ent-
wickelte Klangfarben eine äußerst differen-
zierte Auffassung, die neben den empfindsa-
men Abschnitten des „Auferstehung"-Ora-
toriums auch die dramatischen Züge des
Werkes bestens betont - doch was nützt eine
noch so flexible und akzentreiche Phrasie-
rung, wenn man vom Text des Werkes
streckenweise gar nichts versteht? Die bei-
den Männersolisten hätten dabei für die So-
pranistin und auch für den ansonsten ge-
schulten Chor als Beispiel dienen sollen...

Hartmut Haenchens Orchester erreicht
die Kontrast- und Akzentfreudigkeit von
Herreweghe nicht - die Lichtblicke der Pro-
duktion liegen zwar bei den substanzvoll
und zugleich transparent gestalteten Instru-
mentalstimmen, aber der pauschale
Großchor-Klang läßt die Aufnahme über
eine lähmende Mittelmäßigkeit nicht hin-
auskommen. Eva Pinter

o
Affektinten-
sive
Madrigal-
inter-
pretation.

Monteverdi, Madrigali guerrieri et
amorosi (1638); Taverner Consort and
Players, Andrew Parrott;
EMI CD 7 54333 2 (WD: 5TZ6") DDD
Aufnahmedatum: 1991
Klangbild: Keine optimale Transpa-
renz, etwas unorganisch.
Fertigung: Einwandfrei.

Monteverdi, Madrigalbuch IV (zu fünf
Stimmen, 1603); I Solisti del Madrigale,
Giovanni Acciai;
Nuova Era/Fono Münster CD 7006
(WD: 58'74") DDD
Aufnahmedatum: 1991
Klangbild: Räumlicher Klang, natür-
lich, nicht überzeichnet.
Fertigung: Einwandfrei.

Agieren tatsächlich schon „Menschen"
oder doch, exemplarisch, idealisierte
und von der Antike inspirierte Wesen in

den affektgeladenen Madrigaltexten? Gewiß
ist dieser Blickwinkel mehr ein Aspekt heu-
tiger Sicht - aber diese beiden Aufnahmen
entsprechen präzise der angerissenen Frage.
Denn der sehr menschliche, ja fast fleischli-
che musikalische Ausdruck des Taverner
Consorts steht in einem denkbar deutlichen
Kontrast zum sphärischeren Ausdruck der
italienischen „Solisti del Madrigale" (die in
der Mehrzahl allerdings auch englische Na-
men tragen). Beide Interpretationsansätze
sind stimmig, denn die extreme Artikulation
und pointierte sprachliche Gestaltung der
englischen Gruppe ist ganz vom musikali-
schen Bogen getragen, und die lichte, trans-
parente Klanglichkeit der Italiener vermit-
telt die Affekte in ihrer ganzen Intensität.

Nicht optimal in der Einspielung der
„Madrigale von Krieg und Liebe" aus Mon-
teverdis achtem Madrigalbuch erscheint mir
die Klangmischung, und zwar sowohl inner-
halb der Stimmen selbst wie im Verhältnis
von Stimme zu Instrument; eine gelegentli-
che Unausgeglichenheit in einzelnen Stim-
men haftet der insgesamt überzeugenderen
Einspielung des vierten Madrigalbuches an.

Hans-Christian von Dadelsen


