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VOKÄLWERKE

Ausdruck
und Kultur
im Gleich-
klang.

BRAHMS WOLF-MAHLER
LIEDER

Andreas Schmidt • Cord Garnen

Brahms, Vier ernste Gesänge op. 121,
Wolf, Drei Gedichte von Michelangelo,
Mahler, Lieder nach Gedichten von
Friedrich Rückert; Andreas Schmidt
(Bariton), Cord Garben (Klavier);
DG CD 431 649-2 (WD: 51 '34") DDD
Aufnahmedatum: 1989
Klangbild: Offen, unverfärbt, ausgegli-
chen.
Fertigung: Einwandfrei; dreisprachiges
Beiheft.

Aus dem hochtalentierten Andreas
Schmidt ist innerhalb weniger Jahre ein
Liedsänger von Format geworden (in sei-

ner Altersgruppe kann heute vielleicht nur
noch Olaf Bär als Konkurrent gelten); seinem
grundsätzlich lyrischen, angenehm warmen
und flexiblen Bariton ist eine männlich-sono-
re Klangdimension eigen, die bei höheren Dy-
namikwerten in den Vordergrund rückt, so
daß auch dramatische Momente wirkungsvoll
und glaubhaft realisiert werden können.
Dazu kommen Gesangskultur und Sprachdis-
ziplin, ohne die eine Berufung auf Fischer-
Dieskau als Lehrer und Vorbild wohl unstatt-
haft wäre.

Mit dieser vorzüglichen Neuerscheinung
mißt sich Andreas Schmidt an zwei berühm-
ten Zyklen. In den Rückert-Liedern überzeu-
gen einerseits das sehr schöne, lyrische Singen
(„Ich atmet' einen linden Duft"), die Legato-
Kultur, die rege Dynamik und die homogen
eingebundene Höhenlage. Andererseits über-
raschen die zum Teil sehr langsamen, elegi-
schen Tempi, die in schöner Einigkeit mit dem
pianistisch souveränen, differenzierenden
Cord Garben gewählt wurden. „Um Mitter-
nacht" beeindruckt durch dramatische Kraft
(trotz pathetischer Gemessenheit).

„O Tod, wie bitter bist du!", das klingt bei
Hans Hotter erfüllt von Bitternis. In derart er-
schütternde Ausdrucksdimensionen vermag
Andreas Schmidt (noch) nicht einzudringen;
seine äußert seriöse, gefühlvoll gestaltete,
schön gesungene Version der „Vier ernsten
Gesänge" hat trotzdem echtes Format.

Hermann Schönegger

o
Erneute
Begegnung
mit einer
wohlklingen-
den Bariton-
stimme.

Dmitri Hvorostovsky singt Lieder und
Romanzen von Tschaikowsky und Rach-
maninoff; Dmitri Hvorostovsky (Bari-
ton), Oleg Boshniakovish (Klavier);
Philips CD 432 119-2 (WD: 5V54") DDD
Aufnahmedatum: 1990
Klangbild: Offen, unverfärbt, präsent.
Fertigung: Einwandfrei. Dürftiger Kom-
mentar.

Mit seiner 1990 erschienenen Aufnahme
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 künftig in mehreren
Opernaufnahmen zum Einsatz kommen. Das
Überraschende an Hvorostovskys Stimme
liegt wohl darin, daß sie völlig „unrussisch"
klingt (um dieses Klischee zu gebrauchen),
daß alles Rauhe und Fahle, das in „östlichen"
Baß- und Baritonstimmen häufig mit-
schwingt, vollkommen fehlt. Die Stimme
klingt rund und weich, erinnert in manchen
Momenten an einen großen Vorgänger des
Künstlers, den Bolschoi-Bariton Pavel Lisit-
sian.

Nun stellt sich der junge Sänger (Jahrgang
1962) mit einem russischen Liedprogramm
vor und bereitet auch hier wiederum mit sei-
nem natürlichen 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 könnte man von einem russischen Fi-
scher-Dieskau sprechen. Auch er greift im
Stadium der Emphase und der dramatischen
Steigerung zum Mittel des verstärkten Vibra-
tos, ohne eine Intensivierung des Tons zu er-
reichen.

Von den Liedern und Romanzen gelingt
dem Sänger überraschenderweise eines der
bekanntesten Stücke, nämlich Tschaikow-
skys „Serenade des Don Juan", am wenigsten.
Sonst aber zeigt sich Hvorostovsky in diesem
Liedkonzert als gefühlsbetonter, manchmal
geradezu überschwenglicher Gestalter, des-
sen gesunde, ebenmäßige Stimme einen über-
aus sympathischen Eindruck erweckt. Zu be-
anstanden bleibt, daß aus dem Begleittext
kein Wort über die Künstler zu erfahren ist.

Clemens Höslinger
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Die Kunst
des feinen
Übergangs.

Messen Masses
K ?S? C redo Mes«
K 2^i Spaur Messe
K 2X Oisti«i!o Messe

TJI'- Sthkk

«Wil Schäfcf Vkn.-n- v i j ?
Ki^tiK» KdßWWftor
fol lepum Cariix-a-!.!!"
11 H K M M N \

Mozart, Messen KV 257 (Credo-Messe),
KV 258 (Spaur-Messe), KV 259 (Orgelso-
lo-Messe); Ann Monoyios, Barbara
Schlick (Sopran), Elisabeth Graf, Ulla
Groenewold (Alt), Oly Pfaff, Markus •
Schäfer (Tenor), Klaus Mertens, Franz-
Josef Selig (Baß), Kölner Kammerchor,
Collegium Cartusianum, Peter Neu-
mann;
EMI CD 7 54037 2 (WD: 63'13") DDD
Aufnahmedatum: 1990
Klangbild: Transparent.
Fertigung: Einwandfrei.

Mozart, Messe c-Moll KV 427, Kyrie
d-Moll KV 341; Barbara Schlick, Monika:
Frimmer (Sopran), Christoph Pregardi- ;

en (Tenor), Klaus Mertens (Baß), Kölner
Kammerchor, Collegium Cartusianum,
Peter Neumann;
EMI CD 7 54099 2 (WD: 60'09") DDD
Aufnahmedatum: 1990
Klangbild: Gut.
Fertigung: Einwandfrei.

Die Gesamteinspielung sämtlicher geistli-
cher Chorwerke Mozarts mit dem Kölner
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 Kräfte haben die
Musiker noch nicht vergeudet; wiederum neh-
men die Interpretationen durch Frische, Be-
herztheit und Lauterkeit für sich ein. Neu-
manns Mozart zittert dabei nicht in dramati-
sierendem Manierismus, sondern wird geadelt
durch die hohe Kunst des feinen Übergangs.
Hier hat Mozarts kostbares Filigran auch
Empfindsamkeit. Das trübt die Größe und Be-
deutsamkeit der Darbietungen nicht.

Vor allem besticht die Homogenität des Un-
ternehmens und aller Mitwirkenden. Jeder
der Solisten singt im besten Sinne „ensem-
blisch", der Kölner 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 erfüllt gehobene Ansprüche. Eine Offen-
barung in puneto Schönheit des Timbres,
Geläufigkeit und Stilsicherheit übrigens, als
Sopran II in der c-Moll-Messe, ist Monika
Frimmer. Wolfram Goertz

NEUE MUSIK

Keine Kon-
kurrenz zu
Chaillys Auf-
nahme.

Schönberg, Gurrelieder; Paul Frey (Wal-
demar), Elizabeth Connell (Tove), Jard
van Nes (Waldtaube), Walton Grönroos
(Bauer), Volker Vogel (Klaus-Narr),
Hans Franzen (Sprecher), Chor des
Norddeutschen und des Bayerischen
Rundfunks, Opernchor der Städtischen
Bühnen Frankfurt am Main, Radio-Sin-
fonieorchester Frankfurt, Eliahu Inbal;
Denon 2 CD CO-77066/7 (WD: 10T55")
DDD
Aufnahmedatum: 1990
Klangbild: Etwas zurückgenommen,
sonst aber durchsichtig und räumlich.
Fertigung: Einwandfrei.

46 Fonofonm 8/91

Vor fünf Jahren hat Riccardo Chailly die
„Gurrelieder" für Decca eingespielt, die-
ses komplexe Großwerk, mit dem sich

Schönberg machtvoll vom Wagner-Mahler-
Pathos der Spätromantik ins Land neuer Töne
verabschiedete. Die erst kürzlich (vgl. FF
4/91, S. 64) besprochene Aufnahme hat auch
gegenüber der preisgekrönten Ozawa-Ein-
spielung interpretatorisch wie aufnahme-
technisch neue Maßstäbe gesetzt.

Eliahu Inbals neue Aufnahme aus Frank-
furt erreicht dieses hohe Niveau nicht ganz.
Das unerhört heterogene Werk, das wie in ei-
nem Parabolspiegel die Ausdrucks- und Stil-
mittel der ausgehenden Romantik und ihrer
beginnenden Auflösung bündelt, steht und
fällt mit der Durchsichtigkeit der musikali-
schen Textur und mit der aufnahmetechni-
schen Bewältigung der dynamischen Spann-
weite des riesigen Klangapparats. Anders als
Chailly vermeidet Inbal die letzten Extreme,
bleibt kontrollierter. Chailly stürzt sich vehe-
ment ins klangliche Geschehen, selbst das
Leise vibriert noch. Er animiert seine Sänger
zu ähnlicher Besessenheit in ihrer Textgestal-
tung. Fast noch spektakulärer ist, wie die
Decca-Techniker in höchster Präsenz 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 Vorzüge
in Inbals Aufnahme entdeckt (die von Schön-
berg bewußt 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-
kräfte. Diether Steppuhn

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

American Elegies: Ives, The Unanswered
Question, Marshall, Fog Tropes, Feld-
man, Madame Press Died Last Week at
Ninety, Adams, Eros Piano, Diamond,
Elegy in Memory of Maurice Ravel;
Dawn Upshaw (Sopran), Orchestra of St.
Luke's, John Adams;
Nonesuch/East West Records CD 7559-
79249-2 (WD: 49'38") DDD
Aufnahmedatum: 1989
Klangbild: Sehr hell, hallig.
Fertigung: Einwandfrei.

Was will John Adams - Komponist und
hier auch Dirigent - mit dieser Samm-
lung kleiner Stücke 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 Unerklärlichkeit von „Thoreau", oder
Ives' gemeißelte Vergrößerung des Kirchen-
liedes „At the River" in eine Art romantische
Filmmusik-Soße, also in genau die Art Musik,
die Ives verabscheute. Dawn Upshaw hat eine
schöne Stimme, singt aber völlig unbeteiligt.

Ingram Marshalls Nebel-Stück ist zwar
auch nicht gerade elegisch, läßt sich aber gut
hören: Man nehme etwa den Anfang von
„Rheingold", trete ihn breit, um das richtige
meditative Feeling zu erzielen und würze ihn
dann mit ziemlich abgenützten musique-con-
crete-Elementen - und voilä: New-Age-Mu-
sik. Für den Komponisten Adams bedeutet
„Eros" offenbar soviel wie rührselige Nostal-
gie. Man kann sich durchaus in dieser hand-
werklich präzis modellierten Klangwelt ver-
lieren - um dort einzuschlafen. Wer wirklich
Neues hören 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, zärtliche Trauer.
Schönberg nannte David Diamond einen
„neuen Bruckner". Da aber, wo der Linzer
gen Himmel schaute, war Diamonds Trauer
sehr erdgebunden. Seine Klage über den Tod
Ravels faßte er in einen dunkel-strengen, mo-
dalen Streichersatz. Einzelne funkelnde
Glockenspieltöne erinnern an das verloschene
Licht. Für Diamond wurde die Welt düster
ohne Ravel. Mehr Musik dieser Qualität hätte
diese Produktion sinnvoller gemacht.

Sebastian Wulf
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Nieuwkoop • BIS-CD 500418



FONO-KRITIK

Ballettmusik
für Martha
Graham.

Copland, Appalachian Spring, Barbcr,
Cave of the Heart (Medea) - Original ver-
sion; Atlantic Sinfonietta, Andrew
Schenck;
Koch Records CD 3-7019-2 (WD: 61 '48")
DDD
Aufnahmedatum: 1990
Klangbild: Transparenter Kammeror-
chesterklang.
Fertigung: CD einwandfrei; zwei falsche
Zeitangaben: Track 4 ist 30 Sekunden,
Track 18 zwei Minuten länger.

Menotti, Errand into the Maze, Hinde-
mith, Herodiade, William Schuman,
Night Journey; Atlantic Sinfonietta,
Andrew Schenck;
Koch Records CD 3-7051-2 (WD: 63'29")
DDD
Aufnahmedatum: 1990
Klangbild: Transparent, natürlich.
Fertigung: Einwandfrei.

Menotti, Sebastian (Ballettsuite), Amahl
and the Night Visitors, Barber, Souve-
nirs (Ballettsuite) op. 28; New Zealand
Symphony Orchestra, Andrew Schenck;
Koch Records CD 3-7005-2 (WD: 51'03")
DDD
Aufnahmedatum: 1989
Klangbild: Natürlich, etwas trocken.
Fertigung: Einwandfrei.

Zwei dieser drei CDs mit Ballettmusik ent-
halten Werke, die von oder zumindest für
Martha Graham in Auftrag gegeben wur-

den. Die Tänzerin und Choreographin Martha
Graham hat als Impresario für die Komponi-
sten Nordamerikas wohl ähnliche Bedeutung
gehabt wie Serge Diaghilew für die Komponi-
sten Europas. Andrew Schenck hat mit dieser
Mini-Serie begonnen, originale Kammeror-
chester-Versionen von einigen der „amerika-
nischen" Ballette einzuspielen. Fünfzehn Mu-
siker (doppelte Streicherbesetzung, Bläser-
quintett, Klavier) schaffen unter Leitung des
inzwischen zum Ballett-Spezialisten avan-
cierten Dirigenten einen feinnervigen Orche-
sterklang, der zwischen Transparenz und Fül-
le die richtige Mischung hat, der tatsächlich
so etwas wie die Atmosphäre einer Stu-
diobühne vermittelt. Das Ballettgeschehen
wird nachvollziehbar, man könnte sich (zuge-
geben: mit einiger Phantasie) die vom Aus-
druckstanz geprägten Choreographien der
Martha Graham vorstellen.
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Schenck ist kein Freund pathetischer Ru-
bati, die Musik wirkt straff und rhythmisch
prägnant, aber immer mit Wärme musiziert.
Ein schönes Beispiel dafür ist Coplands „Ap-
palachian Spring", den meisten wohl als Sui-
te in der Fassung für Sinfonie-Orchester im
Ohr. Unter den Händen mancher Dirigenten
wird das Ballett gern zum bekenntnishaften
Rührstück mit Breitwandkulisse. Nichts da-
von in dieser Version. Angenehm zurückhal-
tend, aber wenn es darauf ankommt mit Biß,
ist diese Interpretation eine Wohltat. Bemer-
kenswert, wie Schenck die feinen kontra-
punktischen Strukturen in Coplands Partitur
deutlich macht. Ähnliches gilt für die anderen
Werke hier, allesamt hörenswerte Raritäten.
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 mögen, werde ich etwas
anderes für Sie schreiben." Paul Hindemith
soll dies zu Martha Graham gesagt haben, als
er ihr die Partitur für sein „Herodiade" gab.
1944 entstand diese Komposition des im ame-
rikanischen Exil lebenden Deutschen. Martha
Graham mochte das 20minütige Ballett
tatsächlich, hat es auch oft aufgeführt, und
die Zusammenarbeit mit Hindemith war für
sie, wie sie später sagte, eines der großen
künstlerischen Erlebnisse ihres Lebens.
„Herodiade" ist das Schwestergedicht zu Ste-
phane Mallarmes „L'Apres-midi d'un faune".
Hindemith hat sein Opus den „Versuch einer
Rezitation für Kammerorchester" genannt,
den Versuch, „Worte, poetische Idee, lyri-
schen Ausdruck und Musik in ein einheitli-
ches Ganzes zusammenzuschmelzen", ohne
auf den Gesang zurückzugreifen. Herausge-
kommen ist eine Musik, die erstaunlich sanft
und lyrisch ist, die klingt wie ein schüchterner
„Mathis".

Leider präsentiert die dritte hier angeführ-
te CD nicht ganz so charaktervolle Werke. So-
wohl Gian Carlo Menottis „Sebastian" als
auch Samuel Barbers „Souvenirs" bringen
wohl einiges an Atmosphäre auf die Bühne,
sind aber als vom Tanz gelöste Suiten lang-
weilig. Auch ist das Spiel des auf dieser CD
vertretenen New Zealand Symphony Orche-
stra schwammig. Immerhin, für den Raritä-
ten-Sammler ist auch diese CD ein Tip. Der
nächste Coup ist übrigens 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.
RTDN

FELDMAN

SYMMi

Feldman, Why Patterns?, Crippled Sym-
metry; Eberhard Blum (Flöten), Nils
Vigeland (Klavier und Celesta), Jan Wil-
liams (Glockenspiel und Vibraphon);
HatArt/Helikon 2 CD 2-60802 (WD:
122'32")DDD
Aufnahmedatum: 1990
Klangbild: Natürlich.
Fertigung: Einwandfrei, unhandliche
Textbeilage.

Feldman, Triadic Memories, Piano, Two
Pianos, Piano four Hands, Piano three
Hands; Roger Woodward und Ralph
Lane (Klavier);
Etcetera/Helikon 2 CD 2015 (WD:

: 145'03")DDD
i Aufnahmedatum: 1990

Klangbild: Räumlich-natürlich.
- Fertigung: Tadellos. J
Die Musik Morton Feldmans bringt jeden

Kritiker in Verlegenheit: Sie macht ihn
wortlos. Seine Stücke lassen sich nur

spielen, aber kaum im nachdrücklichen Sinne
interpretieren. Sie besitzen regelmäßig zeit-
lich gewaltige Dimensionen - „Triadic Memo-
ries" für 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 wörtlichen Wiederholungen. Die Musik be-
sitzt offensichtlich einen Prozeßcharakter,
aber ein Ziel, zu dem dieser Prozeß führen
soll, wird nicht erkennbar oder nicht erreicht.
Mit solchen Eigenschaften besitzt die Musik
nichts „Subjektives" - sie ist gewissermaßen
ohne jede Tendenz präsent, das jedoch mit ei-
ner Eindringlichkeit und Suggestivität, 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 zurücknimmt
und dabei doch der Musik paradoxerweise
außerordentlich eindringlich zur Wirkung
verhilft. Eberhard Blum, Nils Vigeland und
Jan Williams haben oft mit Feldman zusam-
mengearbeitet; ihre Einspielungen können als
authentisch gelten. Giselher Schubert
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Ein „Wohl-
temperiertes
Klavier" für
das dritte
Jahrtausend?

Nancarrow, Studies for Player Piano
(Vol. 1 und 2); Conlons automatisches
Ampico-Piano;
Wergo 2 CD 60168/69 (WD: 109'32")
DDD

Nancarrow, Studies for Player Piano
(Vol. 3 und 4); Conlons automatisches
Ampico-Piano;
Wergo 2 CD 60166/67 (WD: 115'16")
DDD

Nancarrow, Studies for Player Piano
(Vol. 5); Conlons automatisches Ampico-
Piano;
Wergo CD 60165 (WD: 5V05") DDD
Aufnahmedatum: 1988
Klangbild: Gestochen, plastisch.
Fertigung: Gut.

Der 1912 in Arkansas geborene Jazz-Trom-
peter Nancarrow, der nach seiner Teil-
nahme am spanischen Bürgerkrieg (auf

der „falschen" Seite) nach Mexiko-City emi-
grieren mußte, hat dort seit ca. 1940 ein neues
musikalisches Beziehungsnetz von Rhythmus,
Metrum und Tempo erarbeitet. Grundlage
dazu war zunächst, etwa bis zur Studie 10,
das vielfältige 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 visionär 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 könnte.

Weitgehend isoliert und abgeschlossen von
jedem Ruhm, der ihm zugestanden und viel-
leicht manche Arbeit negativ beeinflußt hätte,
wurde Nancarrow erst Anfang der 80er Jahre
„entdeckt"; seine Musik war dann in kurzer
Zeit auf Festivals in aller Welt zu hören.
György Ligeti, der ihn auf zahlreichen Foren
als den „besten heute lebenden Komponisten"
vorstellte, sorgte dabei auch für eine rasche
Anerkennung des über 70jährigen in Europa.
Die hier nun fertig vorliegende Wergo-Editi-
on seines Werkes für Player Piano (inzwi-
schen gibt es auch echte Instrumentalmusik)
ist ohne jeden Zweifel ein Meilenstein der
Musik- und Schallplattengeschichte (wer
aber denkt, ein Mensch könnte nicht auch so
„Klavier-Spielen", der höre Keith Jarretts Ti-
tel „Excuse my rags"!).

Hans-Christian von Dadelsen
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Erdverbun-
den und di-
rekt.

Nyman, Streichquartette Nr. 1-3; Ba-
lanescu Quartet;
argo/Decca CD 433 093-2 (WD: 63'17")
DDD
Aufnahmedatum: 1990
Klangbild: Dicht, direkt, eindringlich.
Fertigung: Gut; Begleittext vom Kompo-
nisten.

Der Brite Michael Nyman hat seine Wur-
zeln unüberhörbar auch in der Minimal-
Music-Szene. Das wird besonders in den

ersten zwei Quartetten deutlich, wo die ver-
setzte Überlagerung ostinater, dia- und pen-
ta-tonischer Melodie-Patterns die Struktur
bestimmt. So drängt sich beim Quartett Nr. 2,
das diese Einspielung eröffnet, 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,
eingängiger. Passend zu den oft filmschnitt-
artig wechselnden Klangflächen, reißen die
einzelnen Sätze einfach ab - Szenenwechsel.

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

Das diese CD abschließende Quartett Nr. 1
von 1985 lebt vom Kontrast verschiedener
Stilarten: Angeregt von der fast orchestralen
Flächigkeit der „Großen Fuge" Beethovens
verarbeitet Nyman darin die ausgelassene At-
mosphäre der elisabethanischen Virginalmu-
sik eines John Bull, Pop- und Funk-Einflüsse
von heute und ein Zitat aus Schönbergs zwei-
tem Streichquartett in vielen, wiederum qua-
si-f ilmischen Sequenzen zu einem erfrischend
abwechslungsreichen, harmonisch behutsam
geschärften Potpourri. Beeindruckender Ab-
schluß mit dem beeindruckenden Balanescu-
Quartet: eine in minimalen Schritten drei Mi-
nuten lang über variable Metren beschleuni-
gende Coda. Auch wenn die Klänge hier und
da sphärisch daherkommen - Nymans Quar-
tette zeichnen sich nicht durch philosophi-
sche Abgehobenheit, sondern durch Erdver-
bundenheit und Direktheit aus.

Kalle Burmester

Musik der
Grenzerfah-
rungen.

Winbeck, Erste Sinfonie, Zweites
Streichquartett; Rundfunk-Sinfonieor-
chester Saarbrücken, Dennis Rüssel Da-
vies, Mannheimer Streichquartett;
Wergo CD 6509-2 (WD: 60'40") AAD
Aufnahmedatum: 1986/1987
Klangbild: Relativ pauschal, mit be- ]
grenztem Dynamikspektrum (Sinfonie) 1
und hörbarem Rauschen (Streichquar- )
tett).
Fertigung: Exemplarisch (mit einem in- ;
formativen Textbeitrag).

Diese CD-Veröffentlichung, basierend auf
Rundfunkproduktionen, ist Teil der
„Edition zeitgenössische Musik", die der

Deutsche Musikrat seit 1986 herausgibt - mit
dem Ziel, das Schaffen zeitgenössischer deut-
scher Komponisten zu dokumentieren. Über-
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 Einzelförderung
jüngerer Komponisten verbunden. Diesmal
gilt sie Heinz Winbeck, bis vor kurzer Zeit
noch als eigenbrötlerischer Bayer etikettiert -
nicht zuletzt deshalb, weil seine Musik sich
keiner „Schule", keiner Stilrichtung und also
keinen ,,-ismen" zuordnen läßt und er sich
seinerseits keinerlei Dogmen unterwirft.

Ein Außenseiter, ein unbequemer Kompo-
nist: Nichts beweist das besser als die Ge-
genüberstellung der beiden hier dokumen-
tierten Werke, deren Verschiedenartigkeit
nicht größer sein könnte. 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 Hörers strapaziert, als
auch im Leisen, in den nur mehr erahnbaren
achtfachen Pianissimo-Bereichen. Gleichsam
völlige Stille kontrastiert mit gnadenlosem
alles niederstampfendem „martellato marzia-
le": im Verhältnis der ineinandergehenden
Sätze zueinander, aber auch innerhalb der
einzelnen Sätze. Von diesen unendlich weiten
Kontrasten lebt die Sinfonie. Das zweite
Streichquartett („Tempi notturni") dagegen
ist ein einziger elegischer Gesang, eine milde,
wie um eine unsägliche Sprachlosigkeit krei-
sende und dennoch zutiefst expressive Musik.
Sie dürfte sich jedem aufmerksamen Hörer
problemlos erschließen, und allein ihretwegen
lohnt sich die Anschaffung dieser CD.

Werner Pfister

BUHNENWERKE

Spar-Aus-
gabe einer
Rarität.

Goetz, Der Widerspenstigen Zähmung
(Gesamtaufnahme); Sven Nilsson (Bap-
tista), Margarete Teschemacher (Katha-
rina), Elfriede Trötschel (Bianca),
Mathieu Ahlersmeyer (Petrucchio),
Gottlob Frick (Hortensio), Pavel Mirov
(Lucentio) u.a., Chor und Orchester der
Staatsoper Dresden, Karl Elmendorff;
Fono Team/Deutsche Austrophon 2 CD
74811/12 (WD: 2 Std. 21 '19") AAD
Aufnahmedatum: 1943/44
Klangbild: Historisch; sehr präsente
Stimmen.
Fertigung: Einwandfrei.

N ichts gegen Spar-Ausgaben bei Wieder-
veröffentlichungen alter Rundfunkbän-
der (immerhin bekommt man auf diese

Weise die Chance, die Aufnahmen überhaupt
einmal zu hören), doch in diesem besonderen
Fall hätte man sich ruhig die Mühe machen
können, das Libretto abzudrucken - schließ-
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 Sängern sei's gedankt,
versteht man fast jedes Wort, und immerhin
enthält das 20seitige Booklet (dt./engl.) außer
biographischen Notizen zu den Interpreten
einen kurzen, informativen Einführungstext
zum Komponisten und zum Werk. Aber man
hätte doch gern mehr erfahren, vor allem zur
Aufführungs- und Rezeptionsgeschichte. So
kann man nur vermuten, daß 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 stärkste 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, außergewöhn-
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 dürfte
diese Art des Vortrags für viele heutige Hörer
doch „sehr historisch" klingen, und insofern
könnte wohl eher eine Neuaufnahme die Fra-
ge beantworten, ob das Werk heute noch
Chancen auf der Bühne hätte. Thomas Voigt

HANS WERNER HENZE

T H E BASSARIDS • D I E BASSARIDEN

Künstlerisch
gewichtig.

Anfc» Sd»** - IbteK tat

Henze, Die Bassariden (Gesamtaufnah-
me in englischer Sprache); Kenneth Rie-
gel (Dionysos), Andreas Schmidt
(Pentheus), Robert Tear (Tiresias), Ka-
ran Armstrong (Agave), Ortrun Wenkel
(Beroe) u.a., RIAS-Kammerchor, Süd-
funkchor, Radio-Symphonie-Orchester
Berlin, Gerd Albrecht;
Koch Records 2 CD 314006 (WD:
119'57") DDD
Aufnahmedatum: 1986
Klangbild: Präsent, gut gestaffelt.
Fertigung: Einwandfrei, das zweispra-
chige Libretto (engl.-dt.) liegt bei.

Zwanzig Jahre hat es gedauert, bis die 1966
in Salzburg uraufgeführten „Bassariden"
wiederum in festspielwürdigem Rahmen

- diesmal bei den Berliner Festwochen - vor-
gestellt, und das heißt: erneut zur Diskussion
gestellt wurden. Fast scheint es, als habe sich
ein Rest der einstigen Unsicherheit, ja der
Ratlosigkeit gegenüber den „Bassariden" er-
halten - Ratlosigkeit gegenüber der bewußt
an die Tradition anknüpfenden Musikspra-
che, die Henze seinerseits als Protest gegen
gewisse dogmatische Tendenzen der damali-
gen Avantgarde verstanden wissen wollte.
Ein Protest, der aus der ästhetischen 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 großer 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 Chöre durch die an-
spruchsvolle Partitur. Die Sänger sind nicht
nur „international", wie es in der Werbe-
ankündigung heißt, sondern vor allem rollen-
deckend. Sehr eindrucksvoll Kenneth Riegels
farbenprächtig-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 zeitgenössischen Opernschaffens - und
eine künstlerisch gewichtige Einspielung.

Werner Pfister

o
Lebendig,
ausgewogen,
adäquat
gesungen.
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M-tm.Kinn

Verdi, Aida (Gesamtaufnahme in italie-
nischer Sprache); Aprile Millo (Aida),
Placido Domingo (Radames), Dolora Za-
jic (Amneris), James Morris (Amonasro),
Samuel Ramey (Ramphis), Terry Cook
(Pharao), Hei-Kyung (Priesterin),
Charles Anthony (Bote), Chor und Or-
chester der Metropolitan Opera New
York, James Levine;
Sony Classical 3 CD S3K 45973 (WD: 2
Std. 25'40") DDD
Aufnahmedatum: 1990
Klangbild: Unausgeglichen, überwie-
gend aber von zeitgemäßer Transparenz,
Tiefenstaffelung und Farbsättigung.
Fertigung: Einige Schnittstellen erkenn-
bar, sonst einwandfrei; viersprachiges
Textheft.
Vergleichseinspielungen: Perlea/Mila-
nov, Barbieri, Björling, Warren, Chri-
stoff (RCA/BMG-Ariola GD 86652); Ka-
rajan/Tebaldi, Simionato, Bergonzi,
MacNeil, van Mill (Decca 414 087);
Muti/Caballe, Cossotto, Domingo, Cap-
puccilli, Ghiaurov (EMI 7 47271 8).

Schon bei der TV-Übertragung aus New
York war aufgefallen, mit wieviel Einfüh-
lung und unverkrampfter Musikalität

James Levine Verdis „Aida" anpackte. Jetzt
kann man sich davon überzeugen, daß es dem
Routinier gelungen ist, seine lebendige, in den
Tempo- und Dynamikproportionen ausgewo-
gen bemessene Interpretation auch im Studio
zu reproduzieren, wo es bekanntlich viel
schwerer fällt, das Kontinuum der großen Li-
nie zu bewahren. Aus einem flüssigen, nie-
mals gehetzten Zeitmaß entwickelt Levine
drängende Dramatik ebenso wie blühende
Lyrismen, wenn die Partitur für 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 verfährt Levine extrava-
gant oder willkürlich (die Maazel-Aufnahme
rechtfertigt diesen Hinweis). Die durchaus
werktypischen Tableaus und sonstigen Kul-
minationspunkte läßt er gebührend ausko-
sten, im heiklen Vorspiel leisten sich die Vio-
linen des sonst recht guten, auch präzisen
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, fülligen Sopran, dessen reiz-
voll abgedunkelte Mittellage ohne merklichen
Druck die tiefsten Noten einbindet, ist sie eine
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