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Ein musikgeschichtlicher Blick,
präzise auskomponiert.

Sdtubert/Zender, Winterreise - Eine kompo-
nierte Interpretation; Hans Peter Blochwitz
(Tenor), Ensemble Modern, Hans Zender;
RCA/BGM-Ariola, 2 CD 09026 68067 * (WD:
90)5") DDD
Aufnahmedatum; 1994
Klangbild: Optimale Transparenz und Balance.
Fertigung: Einwandfrei.

H ans Zender (Jg. 1936) hatte die Idee, Schuberts
„Winterreise" nicht nur für das Ensemble Mo-
dern zu instrumentieren, sondern die Musik

gleichzeitig aus einer zeitgenössischen Perspektive
heraus kompositorisch zu interpretieren. Mit großer
innerer Spannung, aber auch mit Hilfe zahlreicher
grotesker, immer sehr pointierter musikalischer Ein-
fälle, leitet Zender den Hörer ebenso packend wie
hintersinnig durch den Zyklus. Schuberts Musik
bleibt zum größten Teil erhalten, wird aber auch
durch charakteristische Schnitte, Brüche und Ein-
sprengel spezifisch kommentiert. Dabei blitzen all
jene Stiltypen auf, die in der Musikgeschichte nach
Schubert Gedankengut und Tonfall der Winterreise
transformiert haben - Gustav Mahlers episch-dra-
matischer Gestus, auf Alban Berg und schließlich B.
A. Zimmermann verweisende grell-expressionistisch
aufgerissene Linien, aber auch schlichte Klezmer-
Klarinettenklauseln, in denen gleich am Anfang
(„Fremd bin ich eingezogen") das In-der-Fremde-
Sein, das Nicht-Verwurzelte zum Ausdruck kommt
und den Aspekt des Wanderns kommentiert. Dabei
nutzt Zender auch viele subtile klangliche Möglich-
keiten zeitgenössischer Avantgarde, die er schlüssig
und nicht als Selbstzweck einsetzt. Der geschärfte
Blick auf die Musik äußert sich aber auch im unkon-
ventionellen Einsatz der Originaltonarten, die im
klassischen Konzertbetrieb ungebräuchlich sind:
„Wasserflut" und „Einsamkeit" in d-Moll, „Mut" in a-
Moll (statt g) und „Der Leiermann" in h-Moll (statt a).
Hans Peter Blochwitz trifft diese ungewohnt hohe
Lage mit weichem Timbre; die Spitzentöne kommen
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natürlich und sind äußerst organisch eingebunden.
Die sehr ausgewogene, runde Stimme von Blochwitz
bringt den lyrischen Ausdrucksradius des Zyklus' op-
timal zur Geltung und wird auch den Verfremdungs-
aspekten in glaubwürdiger Form gerecht. Hans Zen-
der und das Ensemble Modern begleiten so unprä-
tentiös, transparent und einfühlend, wie man es sich
nur wünschen kann; dennoch wird auch der wohlge-
sonnene Hörer sich vielleicht an Schillers bekannten
Essay „Über naive und sentimentalische Dichtung"
(1796) erinnern, in dem Schiller den intellektuell-ge-
brochenen, indirekten Künstlertypus mit dem „nai-
ven", direkten Künstlertypus (Goethe) vergleicht,
den er, Schiller, von Grund auf beneidet - so wie
Zender hier Schubert. Hans-Christian von Dadelsen
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Ein Klassizist -
nicht klassizi-
stisch aufge-
führt.

Arriaga, Sinfonie für großes Orchester D-Dur,
Los Esclavos Felices (Ouvertüre), Ouvertüre op.
i (Nonetto); Le Concert des Nations, La Capelle
Reial de Catalunya, Jordi Savall;
Astree/IMSCD 8532 (WD: 4506")DDD
Aufnahmedatum: 1994
Klangbild: Natürlich, gute Räumlichkeit, wei-
tes dynamisches Spektrum.
Fertigung: Einwandfrei.

Arriaga vollendete schon vor seinem 15. Le-
bensjahr eine Oper, studierte dann am Pariser
Conservatoire und unterrichtete bereits mit 18

an diesem Institut, an dem er sich der konservativen,
an der Klassik orientierten Richtung anschloß. Als er
2ojährig starb, hinterließ er nur wenige Kompositio-
nen, die ihn aber bis heute als wichtigsten spani-
schen Komponisten des beginnenden 19. Jahrhun-
derts ausweisen. Aufgrund der Ausgewogenheit sei-
ner Musik, der wohlproportionierten Formen, der
Beachtung der Harmonie- und Kontrapunktregeln
gilt er als Klassizist.

Doch ist dieses Urteil richtig? Wer Jordi Savalls
Einspielung hört, dem kommen Zweifel. Wie bei
Mendelssohn, so gelingt es der historischen Auf-
führungspraxis auch hier, die Musik anders und wie
neu zu Gehör zu bringen. Savall musiziert Arriaga aus
der Perspektive des 18. Jahrhunderts, betont das
Sprechende der Motive durch eine detailgenaue Ar-
tikulation. Dadurch wird das Ohr geschärft für das
kleinteilige Geschehen, die großen formalen Abläu-
fe dagegen treten in den Hintergrund. Jedes Motiv
wird wichtig genommen. Der Rhythmus steht im Vor-
dergrund. Oft unterbrechen Orchesterschläge den
musikalischen Fluß. Savall hält das Klangbild auch in
den forte gespielten Tuttiteilen transparent. Durch
die obertonreicheren Instrumente wirkt die Musik
heller, aber auch schärfer. Dissonanzen treten grell
hervor. Eindrucksvoll ist die Dynamik, sowohl wie
sie das Orchester hervorbringt, als auch wie sie auf-
nahmetechnisch eingefangen wird. Das Spektrum
vom leisesten piano bis zum fortissimo ist weit, we-
sentlich weiter als bei einem herkömmlichen Orche-
ster. Dennoch wirkt diese Einspielung keineswegs
puristisch oder intellektuell gequält. Vielmehr er-
klingt die Musik natürlich, gesangliche Melodien
werden mit großem Atem, mit sehnsuchtsvollem und
melancholischem Ausdruck vorgetragen.

So erreichen es Savall und seine Musiker, das Spa-
nische in Arriagas Orchesterwerken hervortreten zu
lassen; Strenge verbunden mit spielerischer Fein-
heit, Leidenschaft, gezügelt durch die Regeln der Mu-
sik; eine archaische Gewalt, die aus den Konventio-
nen ausbricht. Franzpeter Messmer

Souverän.

Beethoven, Sinfonien Nr. 4 B-Dur op. 60 und
Nr. 5 c-Moll op. 67; Philharmonisches Orche-
ster der Mailänder Scala, Carlo Maria Giulini;
Sony Classical CD 5Ö 92/ (WD: 73)8") DDD
Aufnahmedatum: 1993
Klangbild: Ausgeglichen, raumbetont, füllig,
konturenreich, transparent im Tutti und in den
Details.
Fertigung: Einwandfrei.

N ach Erscheinen der Neuproduktion beider
Werke mit dem Mailänder Scala-Orchester
unter seinem einstigen Chefdirigenten Carlo

Maria Giulini fehlen in der einschlägigen Reihe sämt-
licher Beethoven-Sinfonien nur noch die „Eroica"
und die „Neunte". Wiederum erweist sich das Zu-
sammenwirken von Orchester und Dirigent als
Glücksfall - auch wenn inzwischen im Falle der vier-
ten Sinfonie dem Repertoire eine 43., im Falle der
fünften sogar die 57.(0 Aufnahme zugeführt wurde.
Bei der Suche nach den Kriterien, durch die sich die
Neuproduktion beider Werke vom überreichen Be-
stand an Parallelaufnahmen unterscheidet, bleibt in
erster Linie wiederum der Rang der Werktreue zu
nennen, wie er sich aus der künstlerischen Überein-
stimmung in den Maximen der „philharmonischen"
Tradition zwischen Orchester und Dirigent ergibt. Es
geht hier weder um neu entfachte Tempofragen, et-
waige spektakuläre Auffassungen des Dirigenten
noch um Diskussionen eines vermeintlichen Ori-
ginalklangs, sondern um Ausgeglichenheit und
strukturelle Klarheit der Klangbilder, und schließlich
um die musikalische Botschaft, die Beethoven in sei-
nen Partituren übermittelt und die im Gestaltungs-
bewußtsein des Dirigenten erkennbar bleiben - Kri-
terien, die an Otto Klemperer erinnern. „Klassische"
Werktreue präsentiert sich hier also als Ergebnis ei-
nes lebenslangen Umgangs mit Werken der Klassik
durch Giulini. Das bedeutet vorrangig: Gezügeltes
Maß und formale Strenge bei breiten Tempi, die den
Interpretationen Gewicht und Monumentalität ver-
leihen und zudem sinnfällige Verdeutlichung groß-
bogiger Zusammenhänge bei größtmöglicher Detail-
treue, dramatische Innenspannung, schließlich aber
auch spürbare innere Ruhe (namentlich in den
langsamen Sätzen). Dies alles teilt sich in lupenrei-
ner Klangästhetik mit, für die das gut disponierte Or-
chester in kongenialer Weise bürgt. Eine Produktion
also, die keinen aufführungspraktischen Mode-
trends, sondern einzig dem musikalisch definierten
Gehalt der Werke folgt. Gerhard Wienke
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Nicht repräsen-
tativ.

Brahms, Sinfonien Nr. i c-Moll op. 68, Nr. z D-
Dur op. 73, Nr. 3 F-Dur op. 90 und Nr. 4 e-Moll
op. 98; Radio-Sinfonie-Orchester Moskau, Vla-
dimir Fedoseyev;
Musica Classic/Denon 2 CD 780006-2 (WD:
15206") DDD
Aufnahmedatum: 1992
Klangbild: Baßlastig, unausgewogen.
Fertigung: Wenig sorgfältige Schnitte.

Brahms aus Rußland - das weckt Interesse,
weckt Hoffnung auf einen anderen Zugang als
den herkömmlichen, auf ein unter anderen als

den westeuropäischen Vorzeichen gewachsenes Tra-
ditionsverständnis, überhaupt auf eine andere Musi-
ziertradition. Und Tradition kann man diesem Musi-
zieren hier nicht absprechen: Seit gut zwanzig Jahren
amtiert Fedoseyev als Chefdirigent des Großen Mos-
kauer Radio-Sinfonie-Orchesters; das duvre von
Brahms (einschließlich der Instrumentalkonzerte
und des „Deutschen Requiems") gehört zum gängi-
gen Repertoire des Orchesters. Und dies - die vor-
liegenden Sinfonien zeigen es - in Interpretationen,
die von subjektiver Impulsivität, von großbogigem
Schwung und leidenschaftlicher Expressivität ge-
prägt sind. Wobei das wenig mit der viel zitierten
„Russischen Seele" zu tun hat, sondern mit einem
Musizieren, das dem Ideal einer emotionalen Klang-
lichkeit nacheifert. Wobei das nicht auf Kosten
struktureller Klarheit geht. Im Kopfsatz der Vierten
beispielsweise steht solche Leidenschaftlichkeit in
direktem Bezug zur Klarheit des architektonischen
Gefüges; und im Finale der ersten Sinfonie gelingt es

• Fedoseyev, das heterogene thematische Material un-
ter einen einzigen weitgespannten Bogen zu zwin-
gen. Wollte man dieses weitbogige Musizieren als
ein Singen (im besten Sinne des Wortes gemeint)
charakterisieren, so müßte man hinzufügen, daß Fe-
doseyev den Musikern stets auch Raum und Zeit zum
Atmen gibt — mit präzise ausformulierten Rubati,
mit klar gegeneinander abgehobenen Phrasierun-
gen.

So weit, so gut. Ernüchternd, ja enttäuschend hin-
gegen ist die klangliche Seite dieser Veröffentli-
chung: dumpf und allzu vordergründig die Kon-
trabässe, die Violinen oft drahtig und dünn, das Holz
(Klarinette!) mit Tendenz zum Näseln, Blöken oder
Plärren. Ob hier ein Toningenieur seine liebe Mühe
mit der Digitaltechnik hatte? Oder ob das Problem
bei der (mangelhaften) Qualität der Instrumente
liegt? Ich tippe auf aufnahmetechnische Unzuläng-
lichkeit: Wie anders ließen sich die verwackelt (ei-
gentlich gedoppelt) hineingeschnittenen auftaktigen
Holzbläser (zu Takt 53) im Andante der Dritten er-
klären? Oder der um einen Achtel zu spät hineinge-
schnittene Einsatz der beiden Hörner in Takt 104?

Werner Pfister

54 11/95

Aufforderung
zum Tanz.

Dance Mix: Bernstein, Mambo, Adams, The
Chairman Dances, Kernis, New Era Dance,
Schiff, Stomp, Larsen, Collage: Boogie, Har-
bison, Remembering Gatsby, Torke, Char-
coal, Moran, Points of Departure, Argento,
Tango, Daugherty, Desi, Rouse, Bonham; Bal-
timore Symphony Orchestra, David Zinman;
Decca argo CD444 454-2 (WD: 70'42") DDD
Aufnahmedatum: 1994
Klangbild: Präsent und transparent.
Fertigung: Einwandfrei.
Vergleichseinspielung: Adams: Edo de
Waart, San Francisco Symphony Orchestra
(Nonesuch 979 144-1).

D er jungen Dame auf dem Plattencover ist
sichtlich heiß geworden: tatsächlich wird hier
teilweise gehörig eingeheizt. Nicht nur in

Michael Torkes „Charcoal" (Holzkohle). Auch wenn
David.Schiff in seinem „Stomp" erfolgreich versucht,
die bei Schostakowitschs Neunter entlehnte (Sona-
ten-)Form mit Funk-Elementen und kantigen Stomps
aufzufüllen. Oder wenn Libby Larsen dem Titel ihrer
„Collage: Boogie" gerecht werden will, indem sie
Boogie-Klassiker zitiert und collagiert. Etwas ge-
bremster geht es zu, wenn die musikalischen Auffor-
derungen zum Tanz für Opern gedacht waren: in
John Harbisons „Remembering Gatsby" etwa oder
Dominick Argentos „Tango" aus seinem „Dream of
Valentino".

Das kann nicht nur eine Altersfrage sein, auch
wenn Harbison und vor allem Argento zu den Senio-
ren im Bunde zählen: Altmeister Bernstein steckt sie
mit seinem „Mambo" allesamt in die Tasche. Wobei
zu hoffen ist, daß die restlichen Daten stimmen: John
Adams wird hier nämlich gleich um zwölf Jahre zu alt
gemacht. Adams liefert - trotz Robert Morans
„Points of Departure" - den Beweis, daß aus Minimal
Music maximale tänzerische und dramatische Be-
weglichkeit herauszuholen ist. Bei seiner „Nixon in
China"-Ballszene „The Chairman Dances" zeigt sich
ganz nebenbei, daß das Baltimore Symphony Orche-
stra unter David Zinman zwar engagiert und auch be-
wegt aufspielt, daß aber noch mehr Binnenspannung
und virtuose Gelöstheit möglich sind.

Kurzweilig ist diese Tanz(post)karte aus Amerika
dennoch. Zumal man, wie auf jedem Tanzboden, ja
auch mal eine Pause machen kann — zum Atemholen
oder zur Trommelfellerholung. Es geht nämlich nicht
nur in Aaron Jay Kernis' „New Era Dance" bisweilen
lautstark zu. Kernis erinnert mit seinem tönenden
Stadtteilporträt (samt Sirenenlärm: New York, was
sonst) daran, daß die neue Ära nichts mit meditati-
vem New Age zu tun hat. Hier wird abgetanzt. Wobei
einem schon mal acht Schlagzeuge auf die Beine hel-
fen können: in Christopher Rouses Huldigung an den
Led-Zeppelin-Drummer „Bonham". Rainer Wagner

FONO FORUM

Post-
Tschaikowsky
und UdSSR-
Ästhetik.

Gliere, Der eherne Reiter (Ballettsuite), Horn-
konzert op. 91; Richard Watkins (Hörn), BBC
Philharmonie Orchestra, Edward Downes;
Chandos/Koch CD 9379 (WD: 70 ';6") DDD
Aufnahmedatum: 1994
Klangbild: Gute Transparenz, Brillanz und Ba-
lance.
Fertigung: Gut.

Gliere, Sinfonie Nr. 1 Es-Dur op.8, Die Sirenen
op.33; Slowakisches Philharmonisches Orche-
ster, Stephen Gunzenhauser:
Naxos/Fono Schallplatten CD 8.550898 (WD:
48"46") DDD
Aufnahmedatum: 1985
Klangbild: Direkt, transparent.
Fertigung: Einwandfrei.

Gliere, Sinfonie Nr. 2 c-Moll op.25, Die Sa-
poroger Kosaken op.64: Tschechoslowakisches
Radio-Sinfonie-Orchester Bratislava, Keith
Clark;
Naxos/Fono Schallplatten 8.550899 (WD:
6559") DDD
Aufnahmedatum: 1987
Klangbild: Direkt, transparent.
Fertigung: Einwandfrei.

D ie Musik von Reinhold Gliere (1875-1956) steht
stilistisch ganz auf dem Boden der typisch na-
tional geprägten slawischen Spätromantik, al-

lerdings eher im Sinne Tschaikowskys als Mussorg-
skys. Der in Kiew geborene Sohn eines aus Belgien
stammenden Instrumentenbauers zeigt in seinen
Sinfonien und Ballettmusiken eine leichte Hand, Ein-
fallsreichtum und brillante Technik, so daß seine
Musik trotz ihres Konservatismus1 keineswegs lang-
weilig, klischeehaft oder nachempfunden wirkt. Sei-
ne beiden ersten Sinfonien (1900 und 1908 entstan-
den) strahlen unbekümmerte Natürlichkeit aus, die
sich in den hier vorliegenden Einspielungen musika-
lisch zündend und unpathetisch vermittelt. Die sin-
fonischen Dichtungen „Die Sirenen" (1908) und „Die
Saporoger Kosaken" (1921) sind stimmungsvolle
Gemälde, locker und nicht überfrachtet. Im Ballett
„Der eherne Reiter" (1949) schlägt die allzu naive Sti-
listik dann allerdings doch zu sehr in offizielle stali-
nistische Ästhetik um; dennoch muß man dieser wir-
kungsvollen Musik zugestehen, daß sie pointiert,
präzise und keineswegs nur banal ist. Die Ballettsui-
te mit ihrer Schlußhymne (die zur Leningrad-Hymne
wurde, mit der die Reisenden am dortigen Bahnhof
empfangen wurden) und das späte Hornkonzert
(1951) sind hier vorzüglich eingespielt, dokumentie-
ren allerdings auch einen geistigen Zustand, in dem
es die „Moderne" einfach nicht gibt bzw. nicht geben
darf. Hans-Christian von Dadelsen

o
Subtile Haydn-
Erkundung.

Haydn, Sinfonien Nr. 94 G-Dur (Mit dem Pau-
kenschlag), Nr. 95 c-Moll und Nr. 96 D-Dur (Le
miracle); Orchestra of the i8th Century, Frans
Brüggen;
Philips CD438 \52-2 (WD: 6643") DDD
Aufnahmedatum: 1992,1993
Klangbild: Etwas dumpfe Höhen.
Fertigung: Einwandfrei.

H aydns kreative Englandjahre und die hieraus
resultierenden zwölf Sinfonien sind mittler-
weile von den Wellengängen historischer

Aufführungspraxis gut durchspült und gereinigt wor-
den. Zwischen Kuijkens espritvollem Zugang und
Harnoncourts narrativer Drastik verlaufen die Gren-
zen fließend. Brüggens alles in allem kantiger Musi-
zierstil, der sich hier vor allem in einem kompakt und
erdig wirkenden Gesamtklang des Orchestra of the
i8th Century manifestiert, mag die muntere Geläu-
figkeit der Haydnschen Finalsätze hier und da etwas
unterlaufen. Gleichwohl offenbaren Brüggens reso-
lute Artikulationsprinzipien dem Hörer immer wie-
der verblüffende Perspektiven - man hat geradezu
das Gefühl, in einer Taucherglocke in aufregende,
unentdeckte Meerestiefen zu gelangen, wo ver-
schlungene Korallen unerwartet aus dem Dunkel ra-
gen. Haydns spitzfindiger Dialog mit der Konvention
als Wunderschau hat in Brüggens rigider Diktion in-
des auch ihre bedenklichen Aspekte, womit nicht ge-
sagt sein soll, daß sich seine Werksicht nurmehr auf
die Profilierung des Besonderen konzentriere. Nur
wünschte man sich eine durchgängigere Einbindung
der satz- und spieltechnischen Konstituenten, die
dem Ganzen letztlich den entscheidenden Schliff ge-
ben, nicht so sehr die permanente Rhythmusbekräf-
tigung.

Diese Erwägungen sollen Brüggens eindrucksvol-
le Interpretationen, allesamt übrigens Live-Aufnah-
men, nicht schmälern, zumal man ihnen anmerkt,
mit welcher Detail-Liebe und Sorgfalt sie entstanden
sind. Die Paukenschlag-Sinfonie ist für jeden Con-
naisseur ein regelrechtes Festessen an sinnfälligen
Aufmerksamkeiten. Zu denken wäre da etwa an die
wunderschöne Abphrasierung der Holzbläser in der
Einleitung des Kopfsatzes oder die aparten Schattie-
rungswechsel im Variationensatz. Und wo der Final-
satz locker aus den Gelenken wippt, bewährt sich
das Menuett im goldenen Schnitt aus derbem Leder
und Hofball-Seide. Selbst die Kryptik der c-Moll-Sin-
fonie darf sich bei Brüggen des Tiefsinns rühmen,
ohne zugleich Eleganz und Grandezza dafür büßen zu
lassen. Wo man bei dem gängigen modernen Instru-
mentarium sonst schon mal dem szenischen Prunk
einer Opernbühne lauschen konnte - zumindest der
Kopfsatz schillert verführerisch - , da blinzeln bei
Brüggen eher die postbarocken Effekt-Ingredienzien
durch die Oberfläche. Zweifellos aber erwächst in
diesem Philips-Zyklus eine höchst bemerkenswerte
Alternative zu anderen Lesarten. Norbert Rüdell

Konzertant oder
sinfonisch ?

Hindemith, Sinfonische Metamorphosen
nach Themen von Weber, Nobilissima Visione
(Suite), Sinfonie Mathis der Maler; Philadelphia
Orchestra, Wolfgang Sawallisch;
EMI CD555230 2 (WD: 7;23") DDD
Aufnahmedatum: 1994
Klangbild: Natürlich, transparent, kompakt.
Fertigung: Einwandfrei.
Vergleichseinspielung: Abbado/Berliner
Philharmoniker (DG 477 389-2).

U nter Hindemiths zahlreichen Orchesterwer-
ken müssen die drei hier eingespielten Werke
als seine beliebtesten gelten; das ist nun

schon die vierte CD, welche diese drei Kompositio-
nen koppelt. Die Situation ist einigermaßen para-
dox: Während einerseits die Musikhistoriker und
Musikkritiker unablässig behaupten, die dreißiger
und vierziger Jahre dieses Jahrhunderts seien ganz
allgemein eine Zeit der „Restauration" und „Regres-
sion", die keine bedeutende Musik hinterlassen ha-
be, sind andererseits fast nur Orchesterwerke aus
dieser Zeit ins allgemeine Repertoire eingewandert.
Zwischen der Wertschätzung dieser Musik bei den
Musikern und beim Publikum und der „historischen
Bedeutung", die ihr von den Spezialisten zuerkannt
wird, klafft einstweilen eine Lücke, die kaum zu
schließen ist.

Die hier vorgelegten Aufnahmen stehen in idealer
Konkurrenz zu den jüngst erschienenen Einspielun-
gen durch Abbado mit den Berliner Philharmoni-
kern. Abbado faßt die Musik konzertant auf: Bei ihm
ergibt sich das Tutti des Orchesters gewissermaßen
als Summe seiner einzelnen Glieder. Sawallisch hin-
gegen spielt aus dem Tutti heraus, das sich in den
einzelnen Instrumenten dann individualisiert. Be-
sonders deutlich wird dieser Unterschied im Kopf-
satz „Engelkonzert" aus der „Mathis'-Sinfonie: Abba-
do betont das Moment des Konzertierens; der Satz
findet über einer in allen Instrumenten verselbstän-
digten Musik zu seiner inneren Einheit. Sawallisch
hingegen interpretiert ihn eher sinfonisch aus einem
kompakten, gleichwohl gut strukturierten und
durchhörbaren Tutti heraus, das in instrumentalen
Soli differenziert wird. So sehr sich solche Lesarten
der Musik auch unterscheiden mögen, sie führen
gleichwohl zu überzeugenden, ja prächtigen Aufnah-
men. Giselher Schubert

Cannes ClassUal Award 1995

Label of the Year

epo

Ethel Smyth
Sämtliche Klavierwerke

Liana Serbescu

CPO 999 3 2 7 - 2 2 CDs

Edouard Lalo
Symphonie

Basler Sinfon
Orchester
Giancorlo Andretto
CPO 999 2 9 6 - 2

Johann
Christian Bach
Symphonie op. 6

Anthony Halstead

CPO 999 2 9 8 - 2

Harrison
Birtwistle
Secret Theatre;

emary Hardy
Musikfabrik NRW
Johannes Kalitzke
CPO 999 3 6 0 - 2

Bitte fordern Sie kostenlos den epo-Katalog '9 '

JPC, Lübecker Str. 9, 49124 Georgsmarienhütte
Tel.: 05401 / 85 12 22, Fax: 05401 / 85 12 33

oder direkt in unseren Filialen:
Bielefeld: Jahnpiatz-Passage, Bremen: Papenstr. 2-4, Göttinj

' " "lassic-Pavillon, Gerhart-Hau '
. , jnster: Aller Fischmarkt 2, C

Kurwicksir. 1, Osnabrück: Hakenstr. 20

Vertrieb: CH: Soni. < / A: W. Weiss / B: Baltic / Nl-



Zu auftrump-
fend und grell.

Pettersson, Sinfonien Nr. 3 und Nr. 15; Norr-
köping Symphony Orchestra, Leif Segerstam;
BIS/Disco-Center CD 680 (WD: 7052") DDD
Aufnahmedatum: 1993,1994
Klangbild: Sehr dynamisch, wenn auch in Tut-
ti-Passagen etwas pastos, unbefriedigend dif-
fuse Raumabbildung.
Fertigung: Einwandfrei.

D ie Musik des 1980 verstorbenen schwedi-
schen Komponisten Allan Pettersson befrem-
det. Sie befremdet, weil es hörend außeror-

dentlich schwerfällt zu entscheiden: Ist das neu oder
alt, eigenständig oder epigonal, monumental oder
dicklich? Versuche, die bei aller Ähnlichkeit so ver-
schiedenen musikalischen Gewänder der dritten
Sinfonie von 1954/55 und der monolithischen Sinfo-
nie Nr. 15 von 1978 in passende musikhistorische
Schubfächer einzuordnen, bringen Assoziationen,
lassen denken an Mahler, an Hartmann. In der Drit-
ten vermeint man ein wenig Prokofieff zu hören, in
der Fünfzehnten läßt sich im Choral ein wenig Bruck-
ner vernehmen. Aber was bei vielen anderen Kom-
ponisten helfen mag, einen Eindruck von Musik zu
vermitteln, das greift bei Petterson ins Leere. Seine
Klänge, seine Instrumentation, seine melodischen
Einfälle, seine ostinaten Bildungen, seine leitmotivi-
schen Irrlichter, - einzeln ist das alles irgendwie
schon einmal dagewesen. Aber gemeinsam entsteht
daraus ein sehr privater, kantiger und emotional
aufgeladener Personalstil.

Petterssons Musik reizt zum Auftrumpfen. Wer
nicht auf Subtilität aus ist, der kann sie hier pro-
blemlos übersehen. Genau dieser Versuchung erlie-
gen Leif Segerstam und sein Orchester aus Norr-
köping. Grelle Blechschichtungen übertönen allzu
oft die Detailarbeit in anderen Instrumentengrup-
pen. Und wenn es in der dritten Sinfonie verhalten
tänzerisch, ja bisweilen gar klassizistisch-filigran zu-
geht, dann scheint es, als könne Segerstam es kaum
abwarten, wieder zum rettenden Ufer dynamischen
Tumults zu gelangen. Diese sehr aufs pastos Ein-
drucksvolle zielende Musizierhaltung richtet vor al-
lem in der Sinfonie Nr. 15 einigen Schaden an. Seger-
stam hätte Stig Jacobssons Booklet-Text lesen sol-
len. Dort hätte er erfahren können, daß die Sinfonie
von 1978 „im pianissimo geschrieben ist und daß die
Dynamik selten über forte steigt". Da ist offenbar
von einem anderen Werk die Rede.

Das Orchester hat mit einigen Unsauberkeiten zu
kämpfen. Die Streicher mischen sich nicht und könn-
ten üppiger besetzt sein; die Holzbläser sind nicht
frei von Intonationsproblemen. Aus Petterssons Sin-
fonik ist viel mehr herauszuholen. Aber Segerstam
und seinem Orchester gelingen auch Momente be-
klemmender Schroffheit, bisweilen auch voller Zart-
heit. Diese Stellen lohnen die Anschaffung dieser CD.
Die dritte Sinfonie liegt mit dieser Einspielung erst-
mals auf Tonträger auf. Peter Korfmacher

56 17/95

Purcell al fresco.

Purcell, Complete Ayres for the Theatre: Sui-
ten aus Dioclesian Z 627, King Arthur Z 628, The
Fairy Queen Z 629, The Indian Queen 1630, Ti-
mon of Athens Z 632, Abdelazer Z 570, Am-
phitryon 1572, Bonduca Z 574, Distressed Inno-
cence 1 577, Sir Anthony Love Z 588, The
Double Dealer Z 592, The Gordion Knot Untied
Z 597, The Married Beau Z 603, The Old Bache-
lor Z 607 und The Virtuous Wife Z 611; Parley of
Instruments, Parley of Instruments Baroque
Orchestra, Roy Goodman;
Hyperion/Kochj CD 67001/3 (WD:]Std 2846")
DDD

Aufnahmedatum: 1994
Klangbild: Klar, präsent, räumlich.
Fertigung: Einwandfrei.
Vergleichseinspielungen: Hogwood (Decca
L'Oiseau-Lyre 6 CD 425 893-2), Lamon (Sony 66
169).

Purcells vollständige Theatermusik auf nur drei
CDs, wo doch Christopher Hogwood gleich die
doppelte Zahl an Tonträgern braucht7 Des Rät-

sels Lösung liegt in dem Auswahlkriterium: Hogwood
bietet die gesamte vokale und instrumentale Musik,
die Purcell je als Einlage für Stücke des Sprechthea-
ters geschrieben hat, Roy Goodman beschränkt sich
auf all diejenigen Instrumentalstücke, die 1697
posthum unter dem Titel „A collection of Ayres,
Compos'd for the Theatre" veröffentlicht wurden.
Immerhin befinden sich hierunter auch vier Suiten
aus Purcells Halbopern, die in dem L'Oiseau-Lyre-
Projekt nicht enthalten sind.

Gewiß hat Hogwoods Einspielung etwas Patina
angesetzt. 1974 war seine Academy of Ancient Music
gerade erst ein Jahr alt, und so kann man gelegent-
lich hören, mit welchen technischen Schwierigkeiten
die Musiker damals noch zu kämpfen hatten. Ande-
rerseits sind der natürliche Esprit und die musikali-
sche Ausgewogenheit dieser Interpretation auch
heute noch beeindruckend. Der äußere Vorzug von
Goodmans Neueinspielung liegt nun zunächst in der
spieltechnischen Perfektion und dem Umstand, daß
er sich in der Wahl des Streichinstrumententypus'
stärker an dem englischen Standard der Purcell-Zeit
orientiert. Seine Interpretation ist emphatischer als
die Hogwoods, zeichnet die Kontraste plakativer und
wirkt in ihrer vitalen Brillanz geradezu al fresco. Dies
macht ein kontinuierliches Durchhören der drei CDs
sehr unterhaltsam und kurzweilig, wird aber mit ei-
ner Einbuße an Subtilität erkauft. Gerade in dieser
Hinsicht eröffnet Jeanne Lamon mit ihrem kanadi-
schen Ensemble Tafelmusik die weiteste Perspekti-
ve: Ihre Einspielung jener vier Stücke, die bei Hog-
wood fehlen, ist genauso perfekt wie die Goodmans,
zeigt aber überdies im Abwägen der musikalischen
und atmosphärischen Nuancen deutlich mehr Fein-
gefühl und innere Spannung. Und das macht letztlich
den Reiz dieser Musik aus. Matthias Hengelbrock

fONO fORUU

Illustrativ,
vollblütig.

Rimsky-Korssakoff, Scheherazade op. 35, Ca-
priccio espagnol op. 34; London Philharmonie
Orchestra. Marissjansons;
EMICD5 552272 (WD: 61'ßlDDD
Aufnahmedatum: 1994
Klangbild:Füllig, transparent, weite Dynamik.
Fertigung: Einwandfrei.
Vergleichseinspielungen: Maazel/Cleveland
Orchestra (Decca 436 512-2), Ozawa/Wiener
Philharmoniker (Philips 438 941-2).

D as illustrative Moment dieses in Klang umge-
setzten Märchens von der Erzählkunst Sche-
herazades schlägt sich gleich zu Beginn des

ersten Satzes rhetorisch nieder: im Kontrast des
„blechgesättigten" ersten Hauptthemas, das dem
zornigen Sultan zugeordnet ist, und der zaghaften
Exposition des von der Harfe begleiteten Violinso-
los, das die anfänglich aussichtslos scheinende Si-
tuation des schönen Mädchens veranschaulichen
soll. Entsprechend dem Verlauf des Märchens ge-
winnt die Violinpartie und mit ihr auch die anderer
Soloinstrumente an Kontur. Trotz massiver Klang-
ballungen, die sich in dynamischen Extremen
äußern, wird der Rahmen des orchestralen Panora-
mas an keiner Stelle gesprengt.

Bei der klaren Dispositionskraft, um das vorgege-
bene (außermusikalische) Programm in Klänge um-
zusetzen, investiert der außer in Oslo künftig haupt-
amtlich auch in Pittsburgh wirkende Dirigent Mariss
Jansons kraftstrotzenden Elan, der dem Orchester
ein hohes Maß an Präzision abverlangt (allein die ge-
stochen scharfen Staccati der Blechbläser im Final-
satz sprechen für sich), er demonstriert aber auch
ein untrügliches Gefühl für klangliche Subtilität. Die
etwas breiteren Tempi etwa gegenüber den Aufnah-
men mit dem Cleveland Orchestra unter Lorin Maa-
zel oder den Wiener Philharmonikern unter Seiji
Ozawa mindern gewiß nicht die Wirkung der Klang-
fluten, die sich aus der (kontrollierten) Abfolge des
musikalischen Erzählflusses mit seinen Attacken und
feinsinnigen Episoden ergeben. Inderauf„Großräu-
migkeit' angelegten Aufnahme wurde erfreulicher-
weise auf „effektsteigernde" Hallzusätze verzichtet.
Das ausgeprägte Gefühl für prägnante Rhythmik
kommt auch der - im Katalog ebenso wenig ver-
nachlässigten - Aufnahme des „Capriccio espagnol"
zugute, die das spanische Kolorit vor allem im zwei-
ten Teil deutlich werden läßt. Fazit: eine gelungene
Produktion zweier „Klangbilderbücher", mit der die
Spielkultur und das Vermögen des Orchesters zur
kraftvollen Geste demonstriert und zudem die Iden-
tifizierung des Dirigenten mit dem Pathos des musi-
kalischen „Gegenstandes" verdeutlicht werden.

Gerhard Wienke

Schostako-
witsch oder die wj
Lesart der Bil- *•
der.

ECJM NEW SEINES

Schostakowitsch, Filmmusiken-, Soja, Der Fall
von Berlin;RIAS-Kammerchor, Deutsches Sym-
phonie-Orchester Berlin. Michail Jurowski;
Capriccio/EMI CD 1040s (WD: 61 '46") DDD
Aufnahmedatum: 1991
Klangbild: Rund, durchsichtig.
Fertigung: Einwandfrei.

Schostakowitsch, Filmmusiken-. Goldene
Berge, Trilogie zu Maxim; Swetlana Katchur
(Sopran), Rundfunkchor Berlin, Rundfunk-Sin-
fonieorchester Berlin, Michail Jurowski;
Capriccio/EMI CD 10561 (WD: 56)8") DDD
Aufnahmedatum: 1994
Klangbild: Durchsichtig, präsent.
Fertigung: Ohne Mängel.

Dmitri Schostakowitsch ist zweifellos der Pro-
minenteste unter den „Seriösen", die jemals
für den Film geschrieben haben. 36 Filmparti-

turen gehen auf sein Konto, entstanden zwischen
1926 („Das neue Babylon") und 1971 („König Lear"):
ein beachtliches Volumen, das kein Kollege aus dem
klassischen Lager erreichte und das umso eindrucks-
voller ist, wenn man bedenkt, daß Schostakowitsch
nicht für Hollywood produzierte, sondern (mit allem
bitteren Beigeschmack) „im Dienste des sowjetrussi-
schen Vaterlands". Zwar hatte auch Hollywood vor-
übergehend ein Auge auf ihn geworden, wie auch auf
Strawinsky und Prokofieff, doch konkrete Projekte
blieben aus.

Schostakowitschs Professionalität auch auf film-
musikalischem Sektor entsprach, wie sein Werde-
gang, weitgehend jenen seiner westlichen Kollegen.
Nicht nur, daß er das Medium frühzeitig als das be-
griff, was es war und ist - nämlich „Industrie" und
nicht Forum der schönen Künste. Vor allem seine
Sprache, von manch einem als plakativ empfunden,
und die „Konsumierbarkeit" seiner Musik tragen alle
Merkmale einer erfolgreichen Hollywood-Sinfonik.
Etwa der plagiierende Rückgriff auf das Schicksals-
motiv aus Tschaikowskys Sinfonie Nr. 4 gleich zur
Eröffnung der „Goldenen Berge" (1936), oder das
Herbeizitieren der russischen Volksseele („Soja",
1944) in äußerst restaurativer Hollywood-Manier -
nämlich per Chor und mit einer Harmonik versehen,
wie sie auch heute noch jedem Komponisten in der
Traumfabrik zur Ehre gereichen würde, bis schließ-
lich zu jenen stilistischen Anlehnungen, die auch das
westliche Filmmusik-Repertoire sattsam kennzeich-
nen (und in den Ohren vieler Kritiker längst als „se-
cond-hand-Musik" erscheinen lassen). Schwer zu
glauben, daß dieser Schostakowitsch innerlich ein
Dissident gewesen sein soll, einer, der sich nur mit
Murren vor Stalins Propagandakarren hat spannen
lassen und seine diversen Heldenporträts (etwa „Der
Fall von Berlin", 1949) angeblich mit maßloser Ironie
ausstattete; daß all die Rührtrommeln, Fanfaren und
Heldenchöre an diejenigen adressiert sein sollten,

PAUL HiNDEMITH
SONATAS FOR VIOLA/PIANO

AND VIOLA ALONE

KIM KASHKASHIAN
ROBERT LEVIN

die den ganzen Betrug durchschauten. Zu gut ge-
macht jedenfalls ist diese Musik, zu gut wiedergege-
ben auch in der vorliegenden Einspielung, als daß sie
sich irgendwie verdächtig machte, wie wir das etwa
von Prokofieffs Filmpartituren kennen. Und viel-
leicht liegt gerade hierin die besondere Tragik
Schostakowitschs: eines Sinfonikers, der bereits als
Stummfilm-Pianist in das Medium hineinwuchs und
in seiner handwerklichen Sorgfalt kaum einen Un-
terschied machte zwischen Leinwand und Konzert-
podium. Im Gegenteil: Die beiden hier vorgelegten
Einspielungen zeugen einmal mehr von der gegen-
seitigen Durchdringung beider Bereiche in Schosta-
kowitschs Schaffen. Die Tatsache, daß sie von einem
theater- und ballett-erfahrenen Landsmann dirigiert
werden, sichert ihnen obendrein interpretatorische
Gültigkeit. Beispielhaft ist auch das Engagement der
beiden Orchester, denn gerade in Sachen Filmmusik
ist man diesbezüglich leider anderes aus Deutsch-
land gewohnt, eben second-hand-Leistungen.

Matthias Keller

ECM New Series 1330-32 833 309-2/1 2-CD/1-LP

"Einspielungen, die keine Wünsche offenlas-
sen: außergewöhnlich gute Musiker interpre-
tieren ein ungewöhnliches Repertoire von
Werken auf oberstem Niveau. ECM hat mit
dieser Produktion, die auch in ihrer Aufmach-
ung besticht, jenseits der ausgetretenen Pfa-
de künstlerisch ins Zentrum getroffen."

Giseiher Schubert Fono Forum

Preis der Deutschen Schallplattenkritik
Vierteljahresliste 3/88

Schallplatte des Monats

ECM New Series 1506 439 611-2 CD

"Geglückte 'Komposition' einer Schallplatte:
dreimal konzertante Musik des 20. Jahrhun-
derts für Viola und Kammerorchester, kompo-
niert von Hindemith, Britten und Penderecki.
Trauergesänge der Bratsche, gespielt von der
wunderbar verhalten und diskret musizie-
renden Kim Kashkashian, die vom Stuttgarter
Kammerorchester unter Dennis Russell Davies
sorgfältig begleitet wird."

Wolfgang Schreiber Süddeutsche Zeitung

ntkatalog im Fachhandel oder (DM 3,- in Briefmarken) von:
ECM Records, Postfach 600 331, 81203 München

Im PolyGram Vertrieb
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°C Suche nach
^< Schönheit.

Webern, Passacaglia op.i, Sechs Stücke für Or-
chester op. 6, Sinfonie op. 21, Fünf Stücke für
Orchester op. 10, Variationen op. 30, Fuga ri-
cercataa 6, Im Sommerwind; Cleveland Orche-
stra, Christoph von Dohnänyi;
Decca CD444593-2 (WD: 675g")DDD
Aufnahmedatum: 1991,1992,1993
Klangbild: Ein mit Händen zu greifender
Raum, unverfälschte, unendlich reiche Klang-
farben. Dynamik nicht weit von der Wirklich-
keit entfernt, präzise und dennoch warm und
natürlich. Viel Hall, der aber klingt echt.
Fertigung: Einwandfrei.

Anton Weberns Kunst ist knapp. Manche seiner
Orchestersätze dauern nur wenige Takte, sind
nach einigen Sekunden vergangen, vorüber-

gezogen wie ein kurzer Schimmer — trotz ihrer kom-
promißlosen Modernität. Daraus wird allzu oft der
Schluß gezogen, diese Musik sei karg, sei spröde. Daß
sie genau dies nicht ist, zeigt diese Einspielung. An-
ders als etwa Pierre Boulez (Sony 45 845), der schroff
sezierend der architektonischen Grundlage von We-
berns orchestralen Aphorismen auf den Grund geht,
sucht Christoph von Dohnänyi vor allem anderen
nach Schönheit. Dies führt zu einer gänzlich anderen
Musizierhaltung als der des großen Franzosen. Bou-
lez' kompositorischer und musikästhetischer Ansatz
mußten ihn zwangsläufig Webern in die Nähe der Se-
rialisten rücken lassen. So wird ihm jeder Ton zum
Einzelereignis. Von Dohnänyi dagegen sucht die
Wahrheit in der Linie, im Verschweißen von Ereig-
nissen zu Prozessen. Dies läßt etwa die Fünf Stücke
op. 10 zu einer sinnlichen Unmittelbarkeit gelangen,
die man so kaum für möglich gehalten hätte. Derge-
stalt ausmusiziert erscheint auch der Bruch zwischen
der Passacaglia op. 1 oder gar dem von Webern spä-
ter verworfenen Orchesteridyll „Im Sommerwind"
keineswegs so unumkehrbar radikal, wie es sonst
immer den Anschein hat. Natürlich haben die kom-
positorischen Mittel Weberns in den Frühwerken so
gut wie nichts mehr mit denen ab Opus 6 gemein.
Aber daß der Mensch Anton Webern seine ästheti-
sche Grundhaltung durchaus nicht völlig umkrem-
pelte, das beweist Dohnänyi. Die Aufnahmetechnik
kam ihm dabei recht weit entgegen, denn der luxu-
riöse Nachhall der Severance Hall in Cleveland hilft
natürlich ungemein bei der Verbindung von Impul-
sen. Beim „Sommerwind" wirkt dieser Nachhall bis-
weilen aber als des Guten etwas zuviel. Hier begin-
nen die Streicher ein wenig zu kleben und zu schmie-
ren. Ansonsten leistet das Orchester Vortreffliches:
Die Spannweite zwischen laut und leise, die diese CD
unkomprimiert transportiert, ist spektakulär; die
Klangfarbenfülle der Bläser beeindruckt ebenso wie
die Präzision der Streicher. Würde Webern häufiger
so gespielt, dem unseligen Gerede als dem Vorläufer
des Serialismus wäre aller Wind aus den Segeln ge-
nommen. Peter Korfmacher

Uchtspielmusik.

Weill/Schenker, Royal Palace; Filmszene,
Schreker/Schöllhorn, Vier kleine Stücke,
Schönberg/Schöllhorn, Begleitmusik zu ei-
ner Lichtspielszene op. 34, Berg/Tuercke,
Ostinato, Filmmusik aus Lulu, Hauer/Schöll-
horn, Musik-Film op. 51, Eisler, Vierzehn Ar-
ten den Regen zu beschreiben; Ensemble Re-
cherche, Lothar Zagrosek;
Disques Montaignes/IMS CD 782068 (WD:
492s") DDD
Aufnahmedatum: 1994,1995
Klangbild: Extrem durchhörbar, präsent, bis-
weilen bis zur Lästigkeit präzise Staffelung.
Fertigung: Einwandfrei.

Was will diese CD? Wer soll sie aus welchen
Gründen hören? Die Frage ist nicht so un-
sinnig, wie sie auf den ersten Blick schei-

nen mag, denn bei einem großen Teil der eingespiel-
ten Werke geht es nicht zuletzt darum, handwerkli-
che Kargheit zu entlarven. Die Aufnahmen
ermöglichen einen tiefen Blick in die Werkstatt des
Komponisten von Filmmusik, der noch intensiviert
wird durch den Umstand, daß außer Bergs cinema-
tographischem „Lulu'-Intermezzo und Eislers Regen-
bildern keines dieser Werke tatsächlich eine Sym-
biose mit dem bewegten Bild eingehen mußte.

Filmmusik wird hier in doppelter Hinsicht auf ihr
Funktionieren abgeklopft: Wie weit kann Musik au-
tonom Stimmungen schildern, und wie steht es um
die musikalische Eigenständigkeit7 Wo Musik aus
dem Schatten der begleitenden Beliebigkeit heraus-
tritt, ein Eigenleben als Kunstwerk zu führen be-
ginnt, da versagt sie fast unausweichlich als Filmmu-
sik. Dies beweisen Eislers „Vierzehn Arten den Regen
zu beschreiben". Diese Musik ist so dicht, so an-
spruchsvoll, so Aufmerksamkeit heischend, daß sie
dem dazugehörenden Film Joris Ivens erbarmungs-
los das Wasser abgrub, wie andersherum die beweg-
ten Bilder ästhetisch die Musik erdrückten. Auch
Schönbergs „Begleitmusik" würde jeden Film er-
schlagen mit ihrer ambitionierten Dichte. Bei den
anderen Werken der CD ist das Gegenteil der Fall:
Hier wird mit den Obliegenheiten des Genres Film-
musik gespielt, bisweilen gar karikierend. Das En-
semble Recherche dreht diese Verzerrungsschraube
noch eine Umdrehung weiter, indem nicht die origi-
nalen Partituren für großes Orchester benutzt wer-
den, sondern Johannes Schöllhoms vorzügliche Ar-
rangements für Kammerensemble. Dadurch zieht Lo-
thar Zagrosek den Vorhang aus raffinierter
Instrumentationskunst beiseite und macht den Blick
frei für die Banalität dieser Musiken, ihre Floskel-
haftigkeit. Nichts lenkt mehr ab von der komposito-
rischen Substanz; obwohl die sich nicht selten als er-
bärmlich erweist, funktioniert die Musik dennoch -
das Mysterium des Genres. Peter Korfmacher

KONZERTE
ECM NEW S E R I E S

O
Peinliche Sub-
stanzarmut.

Blockflötenkonzerte - Werke von Koppel,
Holmboe, Kulesha, Christiansen und
Arnold;Michala Petri (Blockflöte), English
Chamber Orchestra, Okko Kamu;
RCA/BMG-Ariola CD 09026 62543 2 (WD: 7749")
DDD
Aufnahmedatum: 1992
Klangbild: Transparent, gute Balance und
Räumlichkeit.
Fertigung: Einwandfrei.

Arrogant und anmaßend ist es, jenen spezifisch
auf die Selbstdarstellung von Instrument und
Interpret zugeschnittenen Typus von Musik

von Grund auf zu verdammen - gibt es doch seit
Jahrhunderten auch Beispiele, in denen das pure
Zur-Schau-Stellen trotz aller Oberflächlichkeit soviel
melodischen Charme hat, daß man gern zuhört. Was
aber die hier vorgestellten Komponisten für die ge-
wiß außergewöhnlich begabte Blockflötistin Michala
Petri fabriziert haben, das ist nicht einmal ein vir-
tuoses Ärgernis. Denn die Musik ist derart belanglos,
uninspinert und nichtssagend, daß selbst eine Cha-
rakterisierung als Kitsch oder seichte Filmmusik zu
hoch gegriffen wäre. So ist das zwanzigminütige Ti-
telstück „Moonchild's Dream" von Thomas Koppel
(Jg. 1944) ein selbstverliebtes Vexierspiel aufgeblase-
ner Instrumental-Girlanden, ein glitzerndes Geplän-
kel, das sich vielleicht als Musik zu einer Reportage
über Korallenriffe eignen würde, gefilmt von Tau-
chern im sicheren Schutz vor Haifischen; die pathe-
tisch-süßliche Leitmelodie des Stücks dürfte den An-
forderungen eines Soft-Erotic-Films angemessen
sein. Vagn Holmboes Konzert für Blockflöte vagiert
zwischen Nachimpressionismus und Spielmusik; das
Konzert von Gary Kulesha (Jg. 1954) bleibt ähnlich
unprägnant, aber in einem gemäßigt modernen Ton-
fall. Allzu typische, ungelenk-eckige Neoklassizis-
men bietet die Tanzsuite op. 29 von Asger Lund Chri-
stiansen (Jg. 1927). Und auch Malcolm Arnold (Jg.
1921) bleibt in seinem Blockflötenkonzert op. 133 in
einem akademischen Klassizismus stecken, von dem
der neugierige zeitgenössische Hörer ebenso wenig
angerührt sein dürfte wie der echte Liebhaber ba-
rocker oder klassischer Musik.

Trotz alledem vermag Michala Petri in allen Kom-
positionen zu faszinieren. Mit vorzüglichem Gehör
und Gespür für Intonation zeigt sie viele Facetten
der Tonbildung, süß oder pur, scharf-konturiert oder
weich. Ihre fliegend-behende Geläufigkeit erzeugt
höchste Achtung, aber es wäre zu wünschen, daß die
Musik wenigstens eine Spur der Substanz ihrer In-
terpretation hätte. So aber fragt man sich im Kopf-
schütteln, was so eine Produktion eigentlich soll.

Hans-Christian von Dadelsen

Plädoyer für
IngolfDahl.

MICHAEL T1LSON THOMAS

Diesmal auf
Klappentrom-
pete.

Dahl, Konzert für Altsaxophon, Musik für
Blechblasinstrumente, Musik für Blechbläser,
The Tower of Saint Barbara, Hymn (orchestr.
Lawrence Morton); John Harle (Saxophon),
New World Brass, New World Symphony Or-
chestra, Michael Tilson Thomas;
Decca argo CD 444 459-2 (WD: 7155") DDD
Aufnahmedatum: 1994
Klangbild: Klar, rund, durchsichtig.
Fertigung: Engagierter Booklettext.

I ngolf Dahl, geboren 1912 in Hamburg, emigrierte
Ende der dreißiger Jahre nach Südkalifornien. Er
unterrichtete bis zu seinem Tod 1970 u.a. an der

University of Southern California. Michael Tilson
Thomas verehrt ihn als sein eigentliches künstleri-
sches Gewissen, wie dem im Beiheft abgedruckten
Nachruf zu entnehmen ist. Die hier eingespielten
Werke sind alle Ende der vierziger bis Mitte der fünf-
ziger Jahre entstanden. Der Einfluß Paul Hindemiths
ist - nicht nur im handwerklichen Detail und Gestus
- sehr mächtig, doch nicht übermächtig. Das betrifft
vieles in Harmonik und motivischer Arbeit, vor allem
aber den Rhythmus und das geläufige kontrapunkti-
sche Figurenwerk. Und doch ist der Tonfall amerika-
nisch-mehrgleisiger als beispielsweise beim zweifel-
los sehr begabten Hindemith-Schüler Norman Dello
Joio. Mit dem berührt Dahl sich am deutlichsten in
der meisterlichen Ballettlegende von 1954 über das
Martyrium der Vorarlberger heiligen Barbara, die in
der Gegenüberstellung des unschuldigen Chorals mit
den heidnisch-königlichen rhythmischen Attacken
kulminiert. Die ganze Musik ist von bildhafter Ein-
deutigkeit und empfiehlt sich für künftige Choreo-
graphien - bis jetzt hat noch keine Aufführung als
Ballett stattgefunden.

Dahl hatte eine besondere Neigung fürs Blech,
und die Music for Brass Instruments imponiert mit
ursolidem Tonsatz und Klangsinn - Anregungen ka-
men nicht nur von der deutschen Neuen Sachlich-
keit, sondern auch aus dem amerikanischen Big-
band-Feld, und das Ende läßt an Janäcek denken.
Die sinnstiftende Qualität jeder Einzelstimme, die
Dahl besonders am Herzen lag, verleiht den drei zwi-
schen cantus firmus-Satz und rhythmischer Ausge-
lassenheit sich bewegenden Sätzen viel Lebendig-
keit. Der Bau der Höhepunkte bezieht sich effektvoll
auf Hindemith. Die Hymne ist eigentlich ein Klavier-
stück, und ein weniger schwelgerischer, zurückhal-
tenderer Ton der Streicher wäre da passender.

Anders das beliebte Saxophonkonzert für Sigurd
Rascher, lebenssprühend in den Ecksätzen und von
getragener Empfindsamkeit im Adagio - man kann
das noch viel feiner, nobler spielen als John Harle,
der es freilich erfolgsträchtig abliefert. War Dahl ein
großer Komponist? Ein sehr guter sicherlich, und das
hörbar zu machen, legen sich die jungen Musiker aus
Miami ordentlich ins Zeug. Christoph Schlüren

Haydn, Konzert für Trompete und Streicher
Es-Dur Hob. Vlle:i, Hummel, Konzert für
Trompete und Orchester E-Dur, Puccini, Kon-
zert für Flöte, Klarinette, Klappentrompete,
Hörn und Orchester; Reinhold Friedrich (Klap-
pentrompete), Hector McDonald (Naturhorn),
Christian Gurtner (Flöte), Lisa Klevit-Ziegler
(Klarinette), Wiener Akademie, Martin Hasel-
böck;
Capriccio/EM]CD 10598(WD: 6207")DDD
Aufnahmedatum: 1994
Klangbild: Kompakt, etwas eng.
Fertigung: Gut.
Vergleichseinspielungen: Haydn, Hummel:
Maurice Andre (EMI 5 55231 2), Hakan Harden-
berger (Philips 420 203-2), Ole Edvard Anton-
sen (EMI 7 54897 2), Sergei Nakariakov (Teldec
4509-90846-2), Friedrich (Capriccio 10 436).

H at der Senkrechtstarter Reinhold Friedrich
das Trompetenrepertoire in den vergangenen
Jahren derart abgegrast, daß er nun gewisser-

maßen in der zweiten Aufnahme-Runde sich selbst
Konkurrenz macht? Die Gelegenheit zur Polemik ge-
gen die sich erschöpfende Repertoirepolitik der
Phonoindustrie wäre günstig, doch ich möchte sie
aus zwei Gründen verstreichen lassen: Erstens träfe
sie mit Reinhold Friedrich wahrlich den Falschen,
denn gerade er hat versucht, die ausgetretenen
Pfade zu umgehen, man denke nur an die ambitio-
nierten Aufnahmen mit Trompetenmusik des 20.
Jahrhunderts (Capriccio 10 482 und 10 439). Zweitens
ginge die Kritik haarscharf an den Tatsachen vorbei,
denn Friedrich wählte für die zweite Einspielung der
Trompetenkonzerte Hummels und Haydns die histo-
rische Klappentrompete, die im ausgehenden 18.
Jahrhundert erfunden wurde und Musikern und
Komponisten neue Möglichkeiten eröffnete.
Während die Naturtrompete zu nicht viel mehr als
Dreiklangsmotivik und Signalrufen fähig war, bewäl-
tigt die weitaus wendigere Klappentrompete auch
chromatisches und diatonisches Laufwerk. Fried-
richs frappierende Virtuosität bewährt sich auf die-
sem Instrument, mit dem er die technischen Heraus-
forderungen beinahe spielerisch meistert. Das ei-
gentlich Erstaunliche dieser Aufnahme liegt aber in
einem anderen Bereich: Die Klappentrompete klingt
etwas sonorer als die moderne Ventiltrompete, läßt
sich im Ton ungleich nuancenreicher blasen. Fried-
rich nutzt den neuen Spielraum insbesondere in den
langsamen Sätzen, in denen er die sanften, manch-
mal fahlen Farben hervorzaubert. Michele Puccinis
an Rossini und Bizet erinnerndes Konzert ist leichte-
ste Kost, die in ihrem Galopp-Gestus wenig Gestal-
tungsmöglichkeiten läßt. Haselböcks Akademie
agiert solide, aber lange nicht so spritzig wie Frie-
drichs frühere Partner, die Academy of St. Martin-in-
the-Fields unter Neville Marriner. Gero Schließ

FEDER1CO
MOMPOU

MÜSICA
CALLADA

HERBERT
HENCK

1330-32 833 309-2/1 2-CO/3-LP

"Nun ist es Herbert Henck - der unanfecht-
bare Treuhänder von Schönberg, Ives, Boulez
und Stockhausen -, dem die sensiblen Span-
ien-Freunde eine der nachdenklichsten und
auf ganz eigentümliche Weise auch berühren-
den Mompou-Einspielungen verdanken.
Mompou wird uns als ein Weiser des gemäs-
sigten Espressivo symphatisch - und je nach Be-
trachtungsweise womöglich als ein Nuancen-
Akrobat vom Schlage eines Erik Satie oder ei-
nes Morton Feldman."

Peter Cosse Fono Forum

"Overall, there is a sense of tranquil, private
self-communion which, paradoxically, exerts a
stränge spell on the listener. Herbert Henck, a
specialist in twentieth-century music, plays
this collection with a tender sensitivity and
ideally suited luminosity of tone, and he is
finely recorded. An exceptional and haunting
issue, whose sounds seem to hang in the air,
as it were."
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