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B FONO-KRITIK

VOKALWERKE

BRAHMS -WOLF - MAHLER
PER

Ausdruck
und Kultur
im Gleich-
klang.

us dem hochtalentierten Andreas
A,S‘chmidt ist innerhalb weniger Jahre ein
iedsdnger von Format geworden (in sei-
ner Altersgruppe kann heute vielleicht nur
noch Olaf Bar als Konkurrent gelten); seinem
grundsétzlich lyrischen, angenehm warmen
und flexiblen Bariton ist eine ménnlich-sono-
re Klangdimension eigen, die bei hoheren Dy-
namikwerten in den Vordergrund riickt, so
daB auch dramatische Momente wirkungsvoll
und glaubhaft realisiert werden konnen.
Dazu kommen Gesangskultur und Sprachdis-
ziplin, ohne die eine Berufung auf Fischer-
Dieskau als Lehrer und Vorbild wohl unstatt-
haft wire.

Mit dieser vorziiglichen Neuerscheinung
mift sich Andreas Schmidt an zwei berithm-
ten Zyklen. In den Riickert-Liedern iiberzeu-
gen einerseits das sehr schone, lyrische Singen
(,,Ich atmet’ einen linden Duft*), die Legato-
Kultur, die rege Dynamik und die homogen
eingebundene Ho6henlage. Andererseits iiber-
raschen die zum Teil sehr langsamen, elegi-
schen Tempi, die in schéner Einigkeit mit dem
pianistisch souverénen, differenzierenden
Cord Garben gewihlt wurden. ,,Um Mitter-
nacht“ beeindruckt durch dramatische Kraft
(trotz pathetischer Gemessenheit).

,O Tod, wie bitter bist du!“, das klingt bei
Hans Hotter erfiillt von Bitternis. In derart er-
schiitternde Ausdrucksdimensionen vermag
Andreas Schmidt (noch) nicht einzudringen;
seine auBert seridse, gefiihlvoll gestaltete,
schon gesungene Version der ,Vier ernsten
Geséange“ hat trotzdem echtes Format.

Hermann Schonegger

O

Erneute
Begegnung
mit einer
wohlklingen-
den Bariton-
stimme.

von Tschaikowsky- und Verdi-Arien

hat sich der russische Bariton mit dem
nicht leicht zu merkenden Namen schlagartig
hohe Beachtung erworben. Bei seiner Stamm-
Firma Philips wird er kiinftig in mehreren
Opernaufnahmen zum Einsatz kommen. Das
Uberraschende an Hvorostovskys Stimme
liegt wohl darin, daf§ sie véllig ,unrussisch“
klingt (um dieses Klischee zu gebrauchen),
daB alles Rauhe und Fahle, das in ,,6stlichen*
BaB- und Baritonstimmen hiufig mit-
schwingt, vollkommen fehit. Die Stimme
klingt rund und weich, erinnert in manchen
Momenten an einen grofen Vorginger des
Kiinstlers, den Bolschoi-Bariton Pavel Lisit-
sian.

Nun stellt sich der junge Sénger (Jahrgang
1962) mit einem russischen Liedprogramm
vor und bereitet auch hier wiederum mit sei-
nem natiirlichen und tief empfundenen Vor-
trag viel Freude. Locker und frei sitzt die
Stimme, kein Druck, keine Kante macht sich
bemerkbar, allerdings kommt auch kein rech-
tes baritonales ,,Mark“, kein Metall zustande.
Fast konnte man von einem russischen Fi-
scher-Dieskau sprechen. Auch er greift im
Stadium der Emphase und der dramatischen
Steigerung zum Mittel des verstirkten Vibra-
tos, ohne eine Intensivierung des Tons zu er-
reichen.

Von den Liedern und Romanzen gelingt
dem Sénger iiberraschenderweise eines der
bekanntesten Stiicke, namlich Tschaikow-
skys ,,Serenade des Don Juan®, am wenigsten.
Sonst aber zeigt sich Hvorostovsky in diesem
Liedkonzert als gefiihlsbetonter, manchmal
geradezu iiberschwenglicher Gestalter, des-
sen gesunde, ebenmiBige Stimme einen iiber-
aus sympathischen Eindruck erweckt. Zu be-
anstanden bleibt, da aus dem Begleittext
kein Wort iiber die Kiinstler zu erfahren ist.

Clemens Hoslinger

Mit seiner 1990 erschienenen Aufnahme

&

Die Kunst
des feinen
Ubergangs.

cher Chorwerke Mozarts mit dem Kélner

Kammerchor und dem Collegium Cartu-
sianum unter Leitung von Peter Neumann bei
EMI ist mit diesen beiden CDs auf der Zielge-
raden angelangt. Doch ihre Krifte haben die
Musiker noch nicht vergeudet; wiederum neh-
men die Interpretationen durch Frische, Be-
herztheit und Lauterkeit fiir sich ein. Neu-
manns Mozart zittert dabei nicht in dramati-
sierendem Manierismus, sondern wird geadelt
durch die hohe Kunst des feinen Ubergangs.
Hier hat Mozarts kostbares Filigran auch
Empfindsamkeit. Das triibt die GréBe und Be-
deutsamkeit der Darbietungen nicht.

Vor allem besticht die Homogenitét des Un-
ternehmens und aller Mitwirkenden. Jeder
der Solisten singt im besten Sinne ,ensem-
blisch“, der Kélner Kammerchor ohnehin lu-
penrein, mit weich phrasiertem, niemals for-
ciertem, sondern manchesmal nach innen ge-
nommenem Gesamtklang. Auch die trenn-
scharfe Artikulation des Collegium Cartusia-
num erfiillt gehobene Anspriiche. Eine Offen-
barung in puncto Schénheit des Timbres,
Gelaufigkeit und Stilsicherheit iibrigens, als
Sopran II in der c-Moll-Messe, ist Monika
Frimmer. Wolfram Goertz

Die Gesamteinspielung samtlicher geistli-

-

NEUE MUSIK

V‘
N/
Keine Kon-
kurrenz zu

Chaillys Auf-
nahme.

»,Gurrelieder” fiir Decca eingespielt, die-

ses komplexe GroSwerk, mit dem sich
Schénberg machtvoll vom Wagner-Mahler-
Pathos der Spitromantik ins Land neuer Téne
verabschiedete. Die erst kiirzlich (vgl. FF
4/91, S. 64) besprochene Aufnahme hat auch
gegeniiber der preisgekronten Ozawa-Ein-
spielung interpretatorisch wie aufnahme-
technisch neue Mafstébe gesetzt.

Eliahu Inbals neue Aufnahme aus Frank-
furt erreicht dieses hohe Niveau nicht ganz.
Das unerhort heterogene Werk, das wie in ei-
nem Parabolspiegel die Ausdrucks- und Stil-
mittel der ausgehenden Romantik und ihrer
beginnenden Auflosung biindelt, steht und
fallt mit der Durchsichtigkeit der musikali-
schen Textur und mit der aufnahmetechni-
schen Bewéltigung der dynamischen Spann-
weite des riesigen Klangapparats. Anders als
Chailly vermeidet Inbal die letzten Extreme,
bleibt kontrollierter. Chailly stiirzt sich vehe-
ment ins klangliche Geschehen, selbst das
Leise vibriert noch. Er animiert seine Sanger
zu dhnlicher Besessenheit in ihrer Textgestal-
tung. Fast noch spektakulédrer ist, wie die
Decca-Techniker in héchster Priasenz das dy-
namisch wie in die Tiefe gestaffelte Spektrum
des Werks phantastisch klar eingefangen ha-
ben - der Denon-Mannschaft gelang das nicht
so gut.

Selbst wenn man in Einzelheiten Vorziige
in Inbals Aufnahme entdeckt (die von Schon-
berg bewuBt musikalisch notierte Sprecher-
rolle etwa wird von Hans Franzen eindeutig
bezwingender gestaltet als von Hans Hotter
bei Chailly), so bleibt die Decca-Aufnahme
unangefochten erste Wahl als faszinierende
Darstellung sowohl der filigranen Details in
den lyrisch-sanglichen Passagen, als auch der
explosiven Steigerungen der geballten Klang-
krifte. Diether Steppuhn

VOr fiinf Jahren hat Riccardo Chailly die

Offene Fra-
gen — mei-
stens trau-
rige.

as will John Adams — Komponist und
Whier auch Dirigent — mit dieser Samm-
lung Kkleiner Stiicke sagen? Diese Frage
bleibt, auch nach dem Studium des Beiheftes,
unbeantwortet — ebenso wie die, was Ives’
,Unanswered Question“ mit einer Elegie, ei-
nem Klagelied also, zu tun hat. Der Dirigent
Adams stellt Ives’ ,,Fragen“ und ,,Antworten“
leider ziemlich belanglos nebeneinander, ver-
wandelt durch seine Instrumentierung die
herbe Zartheit von ,,Serenity“, die zerbrechli-
che Unerklérlichkeit von ,Thoreau“, oder
Ives’ gemeifelte Vergroferung des Kirchen-
liedes ,,At the River“ in eine Art romantische
Filmmusik-SoBe, also in genau die Art Musik,
die Ives verabscheute. Dawn Upshaw hat eine
schone Stimme, singt aber véllig unbeteiligt.
Ingram Marshalls Nebel-Stiick ist zwar
auch nicht gerade elegisch, 148t sich aber gut
héren: Man nehme etwa den Anfang von
,Rheingold“, trete ihn breit, um das richtige
meditative Feeling zu erzielen und wiirze ihn
dann mit ziemlich abgeniitzten musique-con-
créte-Elementen — und voila: New-Age-Mu-
sik. Fiir den Komponisten Adams bedeutet
,, Eros“ offenbar soviel wie riihrselige Nostal-
gie. Man kann sich durchaus in dieser hand-
werklich prézis modellierten Klangwelt ver-
lieren — um dort einzuschlafen. Wer wirklich

Neues héren will, halte sich lieber an Morton .

Feldmans Nachruf auf seine Klavierlehrerin.
Innerhalb von vier Minuten wird mit gering-
sten Mitteln eine ungeheure Spannung er-
zeugt. Hier ist endlich echte, zirtliche Trauer.
Schonberg nannte David Diamond einen
,heuen Bruckner“. Da aber, wo der Linzer
gen Himmel schaute, war Diamonds Trauer
sehr erdgebunden. Seine Klage iiber den Tod
Ravels faBte er in einen dunkel-strengen, mo-
dalen Streichersatz. Einzelne funkelnde
Glockenspieltone erinnern an das verloschene
Licht. Fiir Diamond wurde die Welt diister
ohne Ravel. Mehr Musik dieser Qualitit hitte
diese Produktion sinnvoller gemacht.
Sebastian Wulf

Wolfgang Amadeus Mozart

KV 192-194

HANS VAN NIE KOOP
JACQUES VAN OORTMERSSEN

SALZBURGER KIRCHEN-
MUSIK 1774. Dixit et Magnificat,
MissabrevisKV 192 und 194,
Sancta Maria mater Dei -
CAR-CD 583103
DIEFLOTENQUARTETTE -
Aurele Nicolet - TUD-CD 500701
(MC973519) o
TRANSKRIPTIONEN FUR
ORGEL-DUETT

Jacquesv. Oortmerssen & Hans v.
Nieuwkoop - BIS-CD 500418
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Ballettmusik
fiir Martha
Graham.

halten Werke, die von oder zumindest fiir

Martha Graham in Auftrag gegeben wur-
den. Die Tanzerin und Choreographin Martha
Graham hat als Impresario fiir die Komponi-
sten Nordamerikas wohl &hnliche Bedeutung
gehabt wie Serge Diaghilew fiir die Komponi-
sten Europas. Andrew Schenck hat mit dieser
Mini-Serie begonnen, originale Kammeror-
chester-Versionen von einigen der ,,amerika-
nischen“ Ballette einzuspielen. Fiinfzehn Mu-
siker (doppelte Streicherbesetzung, Blaser-
quintett, Klavier) schaffen unter Leitung des
inzwischen zum Ballett-Spezialisten avan-
cierten Dirigenten einen feinnervigen Orche-
sterklang, der zwischen Transparenz und Fiil-
le die richtige Mischung hat, der tatséchlich
so etwas wie die Atmosphére einer Stu-
diobithne vermittelt. Das Ballettgeschehen
wird nachvollziehbar, man konnte sich (zuge-
geben: mit einiger Phantasie) die vom Aus-
druckstanz gepréigten Choreographien der
Martha Graham vorstellen.

Z wei dieser drei CDs mit Ballettmusik ent-
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Schenck ist kein Freund pathetischer Ru-
bati, die Musik wirkt straff und rhythmisch
prégnant, aber immer mit Wiarme musiziert.
Ein schones Beispiel dafiir ist Coplands ,,Ap-
palachian Spring“, dén meisten wohl als Sui-
te in der Fassung fiir Sinfonie-Orchester im
Ohr. Unter den Hénden mancher Dirigenten
wird das Ballett gern zum bekenntnishaften
Riihrstiick mit Breitwandkulisse. Nichts da-
von in dieser Version. Angenehm zuriickhal-
tend, aber wenn es darauf ankommt mit Bif3,
ist diese Interpretation eine Wohltat. Bemer-
kenswert, wie Schenck die feinen kontra-
punktischen Strukturen in Coplands Partitur
deutlich macht. Ahnliches gilt fiir die anderen
Werke hier, allesamt hérenswerte Raritéten.
So zeigt das ,Medea“-Ballett einen ganz an-
deren als den vom Adagio, Violin- oder Kla-
vierkonzert her bekannten Samuel Barber.
Der wegen seiner Melodienseligkeit bei uns
oft Gescholtene konnte auch anders: zerris-
sen, bisweilen schroff-abweisend ist seine
»Medea“.

»Wenn Sie es nicht moégen, werde ich etwas
anderes fiir Sie schreiben.” Paul Hindemith
soll dies zu Martha Graham gesagt haben, als
er ihr die Partitur fiir sein ,Hérodiade“ gab.
1944 entstand diese Komposition des im ame-
rikanischen Exil lebenden Deutschen. Martha
Graham mochte das 20miniitige Ballett
tatséchlich, hat es auch oft aufgefiihrt, und
die Zusammenarbeit mit Hindemith war fiir
sie, wie sie spéter sagte, eines der grofen
kiinstlerischen Erlebnisse ihres Lebens.
»Hérodiade“ ist das Schwestergedicht zu Sté-
phane Mallarmés ,, L’ Aprés-midi d’un faune“.
Hindemith hat sein Opus den ,,Versuch einer
Rezitation fiir Kammerorchester genannt,
den Versuch, ,Worte, poetische Idee, lyri-
schen Ausdruck und Musik in ein einheitli-
ches Ganzes zusammenzuschmelzen“, ohne
auf den Gesang zuriickzugreifen. Herausge-
kommen ist eine Musik, die erstaunlich sanft
und lyrisch ist, die klingt wie ein schiichterner
»2Mathis“.

Leider prasentiert die dritte hier angefiihr-
te CD nicht ganz so charaktervolle Werke. So-
wohl Gian Carlo Menottis ,,Sebastian® als
auch Samuel Barbers ,Souvenirs“ bringen
wohl einiges an Atmosphére auf die Biihne,
sind aber als vom Tanz geloste Suiten lang-
weilig. Auch ist das Spiel des auf dieser CD
vertretenen New Zealand Symphony Orche-
stra schwammig. Immerhin, fiir den Rarita-
ten-Sammler ist auch diese CD ein Tip. Der
nachste Coup ist ibrigens schon in Vorberei-
tung: Andrew Schenck wird die erste Schall-
plattenproduktion von Samuel Barbers ,, The
Lovers“ einspielen, diesmal mit dem Chicago
Symphony Orchestra und Chor. Man darf ge-
spannt sein. Joachim Salau

Ohne Ende.

 PATTERNS?
CRIPPLED
SYMMETRY

ie Musik Morton Feldmans bringt jeden

Kritiker in Verlegenheit: Sie macht ihn

wortlos. Seine Stiicke lassen sich nur
spielen, aber kaum im nachdriicklichen Sinne
interpretieren. Sie besitzen regelméBig zeit-
lich gewaltige Dimensionen — ,, Triadic Memo-
ries“ fiir Klavier dauert 87'34" -, kennen aber
keine eigentliche Form, ohne jedoch formlos
zu sein. Das musikalische Geschehen scheint
in Wiederholungen weniger musikalischer
Ereignisse leerzulaufen, und doch gibt es kei-
ne wortlichen Wiederholungen. Die Musik be-
sitzt offensichtlich einen ProzeBcharakter,
aber ein Ziel, zu dem dieser ProzeB fiihren
soll, wird nicht erkennbar oder nicht erreicht.
Mit solchen Eigenschaften besitzt die Musik
nichts ,,Subjektives® - sie ist gewissermafBen
ohne jede Tendenz présent, das jedoch mit ei-
ner Eindringlichkeit und Suggestivitiat, der
sich niemand entziehen kann, sobald er sich
auf diese Musik innerlich geduldig eingestellt .
hat.

Die hier vorgelegten Einspielungen wirken
schlechthin ideal. Es fasziniert, wie sich Ro-
ger Woodward als Pianist ganz zurticknimmt
und dabei doch der Musik paradoxerweise
auflerordentlich eindringlich zur Wirkung
verhilft. Eberhard Blum, Nils Vigeland und
Jan Williams haben oft mit Feldman zusam-
mengearbeitet; ihre Einspielungen kénnen als
authentisch gelten. Giselher Schubert
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Ein ,,Wohl-
temperiertes
Klavier* fiir
das dritte
Jahrtausend?

peter Nancarrow, der nach seiner Teil-
nahme am spanischen Biirgerkrieg (auf
der ,falschen“ Seite) nach Mexiko-City emi-
grieren muBte, hat dort seit ca. 1940 ein neues
musikalisches Beziehungsnetz von Rhythmus,
Metrum und Tempo erarbeitet. Grundlage
dazu war zunichst, etwa bis zur Studie 10,
das vielfdltige Jazz-Idiom; schrittweise ab-
strakter und in abenteuerlicher Weise aufge-
brochen entwickelt sich in den folgenden Stu-
dien dann eine Musik, die das Computer-Zeit-
alter visionar vorwegnimmt, ohne die unmit-
telbar sinnlich-explosive Kontur musikali-
scher Gestik dabei zu verlieren. Das mechani-
sche Klavier, mit gestanzten Rollen ,pro-
grammiert“, war dabei Voraussetzung einer
rhythmischen Entwicklung, die man allent-

halben in einem Roman beschreiben kénnte.
Weitgehend isoliert und abgeschlossen von
jedem Ruhm, der ihm zugestanden und viel-
leicht manche Arbeit negativ beeinfluft hitte,
wurde Nancarrow erst Anfang der 80er Jahre
sentdeckt”; seine Musik war dann in kurzer
Zeit auf Festivals in aller Welt zu héren.
Gyorgy Ligeti, der ihn auf zahlreichen Foren
alsden ,,besten heute lebenden Komponisten
vorstellte, sorgte dabei auch fiir eine rasche
Anerkennung des {iber 70jahrigen in Europa.
Die hier nun fertig vorliegende Wergo-Editi-
on seines Werkes fiir Player Piano (inzwi-
schen gibt es auch echte Instrumentalmusik)
ist ohne jeden Zweifel ein Meilenstein der
Musik- und Schallplattengeschichte (wer
aber denkt, ein Mensch kénnte nicht auch so
,Klavier-Spielen“, der hore Keith Jarretts Ti-

tel ,,Excuse my rags“!).

Hans-Christian von Dadelsen
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Der 1912 in Arkansas geborene Jazz-Trom-

Erdverbun-
den und di-
rekt.

zeln uniiberhérbar auch in der Minimal-

Music-Szene. Das wird besonders in den
ersten zwei Quartetten deutlich, wo die ver-
setzte Uberlagerung ostinater, dia- und pen-
ta-tonischer Melodie-Patterns die Struktur
bestimmt. So dréangt sich beim Quartett Nr. 2,
das diese Einspielung erdffnet, der Vergleich
zu Steve Reichs , Different trains“ (ebenfalls
von 1988) auf: Wo Reich Lokomotiv-Rhyth-
men und Statement-Fragmente als Basis be-
nutzt, verwendet Nyman die additiven Struk-
turen indischer Rhythmik als metrische
Grundlage. Das Klangbild bei Nyman ist da-
bei luftiger, die Phrasenbildung schlichter,
eingédngiger. Passend zu den oft filmschnitt-
artig wechselnden Klangflichen, reiflen die
einzelnen Sétze einfach ab — Szenenwechsel.

Nymans Quartett Nr. 3 von 1990 ist die Be-
arbeitung seines Chorwerks ,Out of the
ruins“ (1989 fiir einen BBC-Film iiber die
Erdbebenopfer in Armenien geschrieben).
Dieses bildet als tonaler Trauergesang die
musikalische Grundfolie, welche mit Frag-
menten ruménischer Volksmusik (Ergebnisse
von Nymans Feldforschungen 1965) kombi-
niert wird.

Das diese CD abschlieBende Quartett Nr. 1
von 1985 lebt vom Kontrast verschiedener
Stilarten: Angeregt von der fast orchestralen
Flachigkeit der ,,Gro8en Fuge“ Beethovens
verarbeitet Nyman darin die ausgelassene At-
mosphiére der elisabethanischen Virginalmu-
sik eines John Bull, Pop- und Funk-Einfliisse
von heute und ein Zitat aus Schonbergs zwei-
tem Streichquartett in vielen, wiederum qua-
si-filmischen Sequenzen zu einem erfrischend
abwechslungsreichen, harmonisch behutsam
geschérften Potpourri. Beeindruckender Ab-
schluB mit dem beeindruckenden Balanescu-
Quartet: eine in minimalen Schritten drei Mi-
nuten lang iiber variable Metren beschleuni-
gende Coda. Auch wenn die Klinge hier und
da sphirisch daherkommen — Nymans Quar-
tette zeichnen sich nicht durch philosophi-
sche Abgehobenheit, sondern durch Erdver-
bundenheit und Direktheit aus.

Kalle Burmester

Der Brite Michael Nyman hat seine Wur-

Musik der
Grenzerfah-

rungen.

Rundfunkproduktionen, ist Teil der

»Edition zeitgenossische Musik“, die der
Deutsche Musikrat seit 1986 herausgibt — mit
dem Ziel, das Schaffen zeitgenossischer deut-
scher Komponisten zu dokumentieren. Uber-
greifende Strukturen im kompositorischen
Schaffen der Gegenwart — das Bedeutende,
Herausragende wie auch das Umfeld, von dem
es sich abhebt - sollen dadurch erkennbar
werden; zudem ist damit die Einzelférderung
jingerer Komponisten verbunden. Diesmal
gilt sie Heinz Winbeck, bis vor kurzer Zeit
noch als eigenbrotlerischer Bayer etikettiert —
nicht zuletzt deshalb, weil seine Musik sich
keiner ,,Schule®, keiner Stilrichtung und also
keinen ,,-ismen“ zuordnen 4Bt und er sich
seinerseits keinerlei Dogmen unterwirft.

Ein AuBenseiter, ein unbequemer Kompo-
nist: Nichts beweist das besser als die Ge-
geniiberstellung der beiden hier dokumen-
tierten Werke, deren Verschiedenartigkeit
nicht groBer sein konnte. Die erste Sinfonie,
in der Neufassung 1985 eingespielt, ist Musik
der Grenzerfahrungen: sowohl im Fortebe-
reich, der oft die Schmerz- (und wohl auch die
Gedulds-)grenze des Horers strapaziert, als
auch im Leisen, in den nur mehr erahnbaren
achtfachen Pianissimo-Bereichen. Gleichsam-
vollige Stille kontrastiert mit gnadenlosem
alles niederstampfendem ,,martellato marzia-
le“: im Verhiltnis der ineinandergehenden
Sétze zueinander, aber auch innerhalb der
einzelnen Sitze. Von diesen unendlich weiten
Kontrasten lebt die Sinfonie. Das zweite
Streichquartett (,,Tempi notturni“) dagegen
ist ein einziger elegischer Gesang, eine milde,
wie um eine unségliche Sprachlosigkeit krei-
sende und dennoch zutiefst expressive Musik.
Sie diirfte sich jedem aufmerksamen Hérer
problemlos erschliefen, und allein ihretwegen
lohnt sich die Anschaffung dieser CD.

Werner Pfister

Diese CD-Verdffentlichung, basierend auf

|

&

Spar-Aus-
gabe einer
Raritat.

1chts gegen Spar-Ausgaben bei Wieder-

veroffenthch\mgen alter Rundfunkban-

der (immerhin bekommt man auf diese
Weise die Chance, die Aufnahmen iiberhaupt
einmal zu héren), doch in diesem besonderen
Fall hitte man sich ruhig die Mithe machen
kénnen, das Libretto abzudrucken — schlieB3-
lich handelt es sich um die einzige Aufnahme
einer Oper, die nach dem Zweiten Weltkrieg
mehr und mehr in Vergessenheit geriet. Aller-
dings, den beteiligten Séngern sei’s gedankt,
versteht man fast jedes Wort, und immerhin
enthilt das 20seitige Booklet (dt./engl.) auBBer
biographischen Notizen zu den Interpreten
einen kurzen, informativen Einfiihrungstext
zum Komponisten und zum Werk. Aber man
hatte doch gern mehr erfahren, vor allem zur
Auffithrungs- und Rezeptionsgeschichte. So
kann man nur vermuten, daf diese ,,Wider-
spenstige® aus dem Jahr 1874 von Intendan-
ten deshalb kaum beachtet wird, weil es sich
um ein Exemplar der ungeliebten Gattung
»Deutsche Spieloper* handelt — wenn auch
um ein musikalisch sehr individuelles.

Die bekannteste und auch stirkste Szene
der Oper ist Katharinas Monolog ,Die Kraft
versagt“ — in der vorliegenden Aufnahme von
Margarete Teschemacher engagiert gesungen
und, wie man es von ihr kennt, auBergewhn-
lich deutlich artikuliert; die klingenden Kon-
sonanten ,,m“ und ,,n“ haben bei ihr fast so
viel Resonanz wie die Vokale - ein typisches
Merkmal der alten deutschen Schule, das
auch den ausdrucksstarken Gesang von Ma-
thieu Ahlersmeyer charakterisiert. Nur diirfte
diese Art des Vortrags fiir viele heutige Horer
doch ,,sehr historisch” klingen, und insofern
konnte wohl eher eine Neuaufnahme die Fra-
ge beantworten, ob das Werk heute noch
Chancen auf der Biihne hitte. Thomas Voigt
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Kiinstlerisch
gewichtig.

wanzig Jahre hat es gedauert, bis die 1966

in Salzburg uraufgefiihrten , Bassariden“

wiederum in festspielwiirdigem Rahmen
- diesmal bei den Berliner Festwochen - vor-
gestellt, und das heiit: erneut zur Diskussion
gestellt wurden. Fast scheint es, als habe sich
ein Rest der einstigen Unsicherheit, ja der
Ratlosigkeit gegeniiber den ,Bassariden” er-
halten — Ratlosigkeit gegeniiber der bewuBt
an die Tradition ankniipfenden Musikspra-
che, die Henze seinerseits als Protest gegen
gewisse dogmatische Tendenzen der damali-
gen Avantgarde verstanden wissen wollte.
Ein Protest, der aus der asthetischen Isolation
heraus formuliert wurde.

Die Aufnahme (eine Weltpremiere zwar,
aber keine veritable Gesamtaufnahme: auf
das Intermezzo ,,Das Urteil der Kalliope“ im
dritten Akt wurde verzichtet) kommt zur
rechten Zeit; sie gibt der Oper monumentales
Profil und setzt interpretatorisch starke Ak-
zente. Mit groBer Genauigkeit setzt Gerd Al-
brecht die beiden musikalischen Komplexe,
die harsche ,,Pentheus“- und die schwelgeri-
sche ,Dionysos“-Welt, gegeneinander ab;
umsichtig steuert er das Orchester und die
beiden exzellenten Choére durch die an-
spruchsvolle Partitur. Die Siénger sind nicht
nur ,international“, wie es in der Werbe-
ankiindigung heifit, sondern vor allem rollen-
deckend. Sehr eindrucksvoll Kenneth Riegels
farbenpréichtig-laszive Dionysos-Studie; be-
klemmend intensiv auch Robert Tear und Ka-
ran Amstrong. Sie allein schon rechtfertigen
die Wahl der englischsprachigen Originalfas-
sung, wobei sich die beiden Deutschen, Or-
trun Wenkel und Andreas Schmidt, ebenfalls
vorteilhaft profilieren. Ein wichtiges Zeugnis
des zeitgenossischen Opernschaffens — und
eine kiinstlerisch gewichtige Einspielung.

Werner Pfister

Lebendig,
ausgewogen,
adéaquat
gesungen.

York war aufgefallen, mit wieviel Einfiih-
lung und unverkrampfter Musikalitat
James Levine Verdis ,,Aida“ anpackte. Jetzt
kann man sich davon iiberzeugen, dal es dem
Routinier gelungen ist, seine lebendige, in den

Schon bei der TV-Ubertragung aus New

Tempo- und Dynamikproportionen ausgewo-
gen bemessene Interpretation auch im Studio
zu reproduzieren, wo es bekanntlich viel
schwerer fallt, das Kontinuum der groBen Li-
nie zu bewahren. Aus einem fliissigen, nie-
mals gehetzten ZeitmaB entwickelt Levine
driangende Dramatik ebenso wie blithende
Lyrismen, wenn die Partitur fiir Augenblicke
dem Herzschlag der Liebenden zu folgen
scheint. Viele Akzentuierungen im Detail und
stimmige Tempowechsel bewirken eine deut-
liche-Profilierung des musikalischen Ablaufs.
In keinem Moment verfihrt Levine extrava-
gant oder willkiirlich (die Maazel-Aufnahme
rechtfertigt diesen Hinweis). Die durchaus
werktypischen Tableaus und sonstigen Kul-
minationspunkte 148t er gebiihrend ausko-
sten, im heiklen Vorspiel leisten sich die Vio-
linen des sonst recht guten, auch prézisen
Met-Orchesters allerdings diffuse Momente.
Inmitten eines recht ausgeglichenen En-
sembles erhebt Aprile Millo eindrucksvoll den
Anspruch auf die Position der Primadonna.
Mit ihrem reifen, fiilligen Sopran, dessen reiz-
voll abgedunkelte Mittellage ohne merklichen

Druck die tiefsten Noten einbindet, ist sie eine P>

FonoForum 8/91 51



