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Annäherung
an das Ideal.

SCHGENBERG
PEILEAS UND MEUSANDE OP. 5
VARIATIONEN OP. 31

PIERRE BOULEZ

Schönberg, Pelleas und Melisande op
5, Variationen für Orchester op 31
Chicago Symphony Orchestra Pieire
Boulez;
Erato/East West Records CD 2292-
45827-2 (WD: 60'02") DDD
Aufnahmedatum: 1991
Klangbild: Deutlich, präsent präzise,
voll.
Fertigung: Einwandfrei

Schönbergs op. o und op 31 haben bei al-
ler Verschiedenheit Gemeinsamkeiten.
Beide sind mit großem Orchester besetzt,

beide fordern einen sehr differenzierten und
farbigen Klang, beide stellen im übrigen
größte Ansprüche an Orchester und Diri-
genten. Angesichts der Komplexität und
Materialfülle beider Partituren fragt man
sich, ob sie überhaupt angemessen aufzu-
führen sind, und ob sie (selbst mit modern-
sten technischen Mitteln) präzise aufge-
zeichnet werden können. Insofern ist diese
Produktion aus Chicago, so gut sie insge-
samt und im einzelnen gelungen sein mag,
letztlich nur eine Annäherung an das Ideal.

Pierre Boulez, wie kaum ein anderer Diri-
gent mit Schönbergs CEuvre vertraut, kennt
die Hürden und Fallstricke der Partituren.
Seine Interpretation ist analytisch, präzise
und suggestiv. Boulez folgt den Tempo- und
Ausdrucksbezeichnungen, die gerade im op.
5 häufig wechseln, sehr genau, er versteht
sich auf kontrastreiche Darstellung, über-
reizt die Dynamik nicht, ebnet sie aber auch
nicht ein. Er versagt sich indes die volle
emotional-affektive Identifikation mit der
„Pelleas"-Partitur, nimmt die großen Auf-
schwünge eine Spur zu distanziert (objekti-
vierend), zähmt den dramatischen Duktus.
Wieviel mehr wagen da doch Barbirolli oder
Karajan an Ausdruck, an Schweigen wie an
heftigem, erschreckendem Dreinfahren. Für
die Orchestervariationen geht Boulez' An-
satz eher auf, das liegt aber am „nüchter-
nen" Stoff.

Das Chicago Symphony Orchestra, nicht
gerade bekannt für seinen Einsatz für die
Musik des 20. Jahrhunderts, bringt sich be-
stens ein, spielt mit Brillanz, Virtuosität,
Perfektion, Disziplin, Flexibilität, aber eben
auch großem, aufrauschendem und sehr far-
bigem Ton. Gelegentlich wünschte man sich
in der Aufnahmetechnik noch größere Prä-
zision im Sinne von Transparenz.

Helge Grünewald
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o
Gezügeltes
Pathos.

Schostakowitseh, Sinfonie Nr. 7 C-Dur
op 60 (Leningrader); Wiener Sympho-
niker, Ehahu Inbal;
Denon CD 79942 (WD: 75'52") DDD
Aufnahmedatum: 1991
Klangbild: Weiter dynamischer Ambi-
tus, aber Orchesterklang eher kompakt.
Fertigung: Tadellos.

Ausladende und vielschichtige sinfoni-
sche Werke wie eben auch Schostako-
witschs siebente Sinfonie, die „Lenin-

grader", sind für Eliahu Inbal die richtigen
Objekte, um sein Konzept überlegener dra-
maturgischer Planung in die Tat umzuset-
zen - dies jedenfalls mehr als ein wuchern-
des emotionales Gemenge. Pathos erscheint
gezügelt, Strukturen werden offengelegt,
gehaltvolle Tiefe wird eher unterkühlt ser-
viert.

Das sind keine schlechten Voraussetzun-
gen, zumal Inbal Details und Klangfarben
und deren wechselndes Zusammenwirken
sorgsam austariert, und es ist allemal besser
als ein identifizierendes, aber dabei musika-
lisch pauschales Brio. So hat die Darstellung
der berühmten Kriegssinfonie des Jahres
1941 sehr wohl ihre Meriten. Nicht ganz
gelöst erscheint dennoch die bedeutsame
Passage des ersten Satzes, die in einem ge-
waltigen Crescendo auf der Grundlage der
kleinen Trommel den Aufmarsch der Hitler-
Aggressoren schildert. Das Crescendo setzt
zu spät ein, lange Strecken wirken span-
nungsarm; zudem ist die Stelle auch aku-
stisch unbefriedigend, weil selbst bei hoch-
gestelltem Lautstärkeregler die kleine
Trommel am Anfang kaum zu hören ist - et-
was ferner Gesamtklang -, während ande-
rerseits später die Final-Apotheose gera-
dezu die Lautsprecher zum Explodieren
bringt.

Vielleicht ist es eine notwendige Folge des
historischen Abstands, daß ein heutiger Di-
rigent dieses Werk nicht mehr aus der un-
mittelbaren erlebnishaften Zeitgenossen-
schaft heraus packt, wie es bei Mrawinsky
oder, auf seine Weise, auch bei Toscanini zu
spüren ist. Darin liegt die Unwiederholbar-
keit, aber auch die Unüberholbarkeit dieser
historischen Aufnahmen. Hartmut Lück

Frech,
dynamisch.

Strawinsky, Pulcinella-Suite, Sinfonie
in C, Russische Bauernlieder, Russische
Geistliche Lieder, Les Noces; Rosalind
Rees (Sopran), Sam Hutcheson (Tenor)
u.a., Gregg Smith Singers, Orchestra of
St. Luke's, Robert Craft;
Musicmasters/in-akustik CD 01612-
67086-2 (WD: 73'34") DDD
Aufnahmedatum: 1992

Strawinsky, Psalmensinfonie (1930), Le
sacre du printemps, Requiem Canticles,
Apollo, Sinfonie in drei Sätzen, Oedi-
pus Rex, Fanfare für drei Trompeten
(1953), Fanfare für ein neues Theater
(1964); Jon Humphrey (Oedipus),
Wendy White (Jocaste) u.a., New York
Choral Artists. Orchestra of St. Luke's,
Robert Craft:
Musicmasters/in-akustik CD 01612-
67078-2 (WD: 132'09") DDD
Aufnahmedatum: 1991
Klangbild: Transparent, direkt,
Fertigung: Gut.

Machen Sie - nicht aus Spaß, sondern
weil es um ein ernsthaftes interpreta-
tionsgeschichtliches Phänomen geht -

den „Test": Spielen Sie Freunden Strawin-
skys „Pulcinella"-Suite zweimal vor, und
zwar in der hier vorliegenden Robert Craft-
Aufnahme und in der originalen Stra-
winsky-Aufnahme von 1965 (Sony SMK
46293). Dazu nur die Information, eine Auf-
nahme sei von Strawinsky, die andere von
„irgendeinem" Dirigenten. Garantiertes Er-
gebnis: Craft ist der „originale", Strawinsky
der „beliebige". Aber die Pointe hat einen
doppelten Boden: Strawinsky dirigiert seine
Pergolesi-Bearbeitung, als würde Pergolesi
dirigieren, und Craft macht einen „frech-
dynamischen", ganz „originalen" Stra-
winsky daraus, als wär's der „Sacre"! Trotz
des skurrilen Befundes - die neuen Ein-
spielungen des viel zu Unrecht gescholtenen
Strawinsky-Freundes und -Assistenten
Robert Craft sind in ihrer Klarheit und
Stringenz ein phänomenales geschichtliches
Zeugnis, in der aktuellen Neuaufnahme nun
auch klanglich hervorragend. Das gilt in
gleicher Weise für die eigenwilligen Spät-
werke Strawinskys, die ja auch schon inner-
halb der originalen Strawinsky-Edition von
Robert Craft dirigiert worden waren. Eine
äußerste Schärfung des Details und der
Agogik verleihen der Musik eine differen-
ziert-durchleuchtete Kontur.

Hans-Christian von Dadelsen

KONZERTE

Bis an die
Grenzen
expressiv.

Berg, Violinkonzert (Dem Andenken ei-
nes Engels), Eihm, Gesungene Zeit
(Musik für Violine und Orchester);
Anne-Sophie Mutter (Violine), Chicago
Symphony Orchestra, James Levine;
DG CD 437 093-2 (WD: 52'20") DDD
Aufnahmedatum: 1992
Klangbild: Violinbetont, weiträumig.
Fertigung: Einwandfrei.
Vergleichseinspielung: Grumiaux/Mar-
kevich (Philips CD 422 136-2).

Immer öfter hat Anne-Sophie Mutter in den
letzten Jahren die ausgetretenen Pfade der
Violinliteratur verlassen und zeitgenössi-

sche Werke einstudiert, die ihr gewidmet
sind, die sie uraufführte und in Kombina-
tion mit einem Repertoirekonzert des 20.
Jahrhunderts einspielte: Strawinsky und
Lutoslawski, Bartök und Moret, nun Berg
und Rihm. Auch hier setzt die Geigerin ihre
starke Persönlichkeit durch und verweist
auf ihr unverkennbares geigerisches Profil,
wobei sie immer wieder Hörgewohnheiten
herausfordert. In den langsamen Satzteilen
des Berg-Konzerts (Andante, Adagio) bleibt
sie z.B. deutlich unter den Metronomhin-
weisen des Komponisten. Besonders das
Adagio wirkt gedehnt, die Formbezüge wer-
den unklar, hier haben Grumiaux/Marke-
vich die komplexe Struktur wesentlich an-
schaulicher darzustellen vermocht. Anne-
Sophie Mutter strebt nach Extremwerten in
allen Ausdrucksbereichen, nach deutlichen
Kontrasten von Klangfarbe, Dynamik und
Tempo und reizt dabei das Expressive in
Bergs Tonsprache manchmal bis zur Über-
treibung aus, wie etwa im Bach-Choralzitat
(Adagio, A Tempo), das tonlich übersättigt
wirkt und nicht auch noch ein Glissando
verlangt.

Wolf gang Rihms „Gesungene Zeit"
(1991/92), Musik für Violine und Orchester,
ist Anne-Sophie Mutter gewidmet und
wurde von ihr 1992 in Zürich uraufgeführt.
Das Werk stellt auf seine Art höchste Anfor-
derungen an die Tonbildung, besonders in
den hohen Registern. Eine spezifische Art
von Virtuosität wird hier verlangt, Vibrato-
varianten und Flageolettfarben jeder Schat-
tierung sowie die Fähigkeit, Liegetöne mit
Spannung aufzuladen, sie quasi kantabel
und ihre Statik vergessen zu machen. Hier
überzeugen Solistin und Orchester gleicher-
maßen. Eine Klangstudie mit Erfahrungs-
wert! Norbert Hornig

o
Gestraffte
Reprise.

Brahms, Konzert für Violine und Or-
chester D-Dur op. 77; Itzhak Perlman
(Violine), Berliner Philharmoniker, Da- '
niel Barenboim;
EMI CD 7 54580 2 (WD: 39'25") DDD
Aufnahmedatum: 1992
Klangbild: Voll, präsent, violinbetont.
Fertigung: Gut.
Vergleichseinspielung: Perlman/Giu-
lini(EMICD 7 47166 2).

I tzhak Perlman tritt hier in Konkurrenz zu
sich selbst. Bereits 1976 ging der Geiger
mit Brahms' op. 77 ins Studio und erzielte

mit Giulini und dem Chicago Symphony Or-
chestra ein durchweg schlüssiges, vielbe-
achtetes Resultat. Perlmans zweiter Anlauf,
eine aus zwei Live-Aufführungen zusam-
mengeschnittene Aufnahme aus dem Ost-
berliner Schauspielhaus, erfolgt 16 Jahre
später, nach einem Zeitraum, in dem sich ein
Interpretenprofil wandeln und eine Neuein-
spielung rechtfertigen kann. Sicher gibt es
hier keinen „neuen Perlman" und keine
neuen Offenbarungen zu bestaunen. Geige-
risch hält Perlman erwartungsgemäß unan-
fechtbares Niveau, das aufgrund der gerin-
geren Korrekturmöglichkeiten bei Live-Er-
eignissen umso bewundernswerter er-
scheint. Neben Unterschieden im Detail
liegt das differierende Hauptmerkmal zur
alten Einspielung eindeutig in der Wahl der
Tempi und des sich dadurch verändernden
Gesamteindrucks, insbesondere im überlan-
gen Kopfsatz. Giulini, nicht nur bei Brahms
für seine langsamen Zeitmaße bekannt,
holte seinerzeit deutlich weiter aus und
spannte den Bogen im ersten Satz auf über
24 Minuten, mit Barenboim einigte sich
Perlman auf eine straffere Gangart und ge-
langt über zwei Minuten früher zum Schluß-
akkord. Auch der Mittelsatz und das Finale
wirken vom Tempo her druckvoller, wo-
durch der Hörer schließlich meint, Brahms
jetzt kompakter und konzentrierter gehört
zu haben. Jedoch können beide Aufnahmen
nebeneinander bestehen, denn Brahms ver-
trägt die großatmige Sichtweise ebenso wie
die straffende. Der Klang der Berliner Auf-
nahme wirkt etwas präsenter, der Ton der
Sologeige härter und vordergründiger.

Norbert Hornig

Fröhliche
Kunst des
Klöppeins.

Evelyn Glennie - Rebounds: Konzerte
für Schlagzeug: Werke von Milhaud,
Bennett, Rosauro und Miyoshi; Evelyn
Glennie (Schlagzeug), Scottish Cham-
ber Orchestra. Paul Daniel;
RCA/BMG-Ariola CD 09026 61277 2
(WD: 62'50") DDD
Aufnahmedatum: 1991
Klangbild: Präsent und transparent.
Fertigung: Einwandfrei.

Evelyn Glennie - Rhythm Song:
Robbin' Harry, Rhythm Song, Hum-
melflug, Czardäs, Maple Leaf Rag, A
Little Prayer u.a.; Evelyn Glennie
(Schlagzeug), National Philharmonie
Orchestra, Barry Wordsworth:
RCA/BMG-Ariola CD 09026 60242 2
(WD: 58'28") DDD
Aufnahmedatum: 1989
Klangbild: Präsent und transparent.
Fertigung: Einwandfrei.

E inen gesunden Sinn für Show und für
Schau wird man Evelyn Glennie nicht ab-
sprechen können. Aber warum soll einer

Schlagzeugerin nicht recht sein, was Geige-
rinnen und Cellistinnen längst billig ist?

Die vier Percussion-Konzerte, die sie un-
ter dem Sammeltitel „Rebounds" (was ja
nicht nur „Zurückpraller" sind) vorstellt,
sind jedenfalls geschickte Bekehrungsver-
suche für alle Schlagzeugmuffel, denen es
sonst genügt, wenn der Percussionist für
Takt und Drive sorgt. Evelyn Glennie reizt
die Spannweite zwischen Aktivismus und
Atmosphäre raffiniert aus. Das beginnt
schon witzig und gewitzt mit Milhauds
einsätzigem Concerto für Schlagzeug und
kleines Orchester und endet harmonisch
und stimmungssuchend am wagemutigsten
mit Akira Miyoshis Konzert für Marimba
und Streichensemble, das dennoch keinen
Hörer überfordert. Mit dem „Danca" aus
Ney Rosauros Marimba-Konzert bereitet
Evelyn Glennie den Hörer mit schlagenden
und „schlagernden" Argumenten auf den
Stil- und Stimmungs-Mix vor, den sie mit
ihrer Sammlung von dreizehn „Rhythm
Songs" anbietet. Bearbeitungen sind immer
Geschmackssache, aber hier kann man sich
öfter über Orchesterarrangements streiten
als über Evelyn Glennies Aneignungen. So
souverän sie auch sind, ausgerechnet ihr
selbstkomponiertes „kleines Gebet" bleibt
blaß. Dafür meistert sie Schmonzetten wie
den „Hummelflug" oder Joplins „Maple
Leaf Rag" souverän. Rainer Wagner
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o
Bekanntes
aus dem
russischen
Repertoire.

Prokofieff, Sinfonia Concertante für
Violoncello und Orchester op. 125,
Tsehaikowsky, Rokoko-Variationen für
Violoncello und Orchester op. 33, An-
dante Cantabile für Violoncello und
Streichorchester; Yo-Yo Ma (Violon-
cello), Pittsburgh Symphony Orchestra,
Lorin Maazel;
Sony Classical CD 48382 (WD: 68'07")
DDD
Aufnahmedatum: 1991
Klangbild: Natürlich und präsent.
Fertigung: Gut.

Serge Prokofieffs Sinfonia Concertante
op. 125 ist die (gravierende) Umarbei-
tung seines bei der Uraufführung nicht

sehr erfolgreichen Violoncellokonzerts op.
58 und verdankt ihr Entstehen wesentlich
der Bekanntschaft des alten Komponisten
mit dem jungen Solisten Mstislav Rostropo-
witsch. Die licht instrumentierte, teils erfin-
dungsreiche, teils aber auch etwas ausge-
dörrte Partitur erfährt durch Yo-Yo Ma eine
effektvolle, technisch souveräne und auch
gesanglich-expressive Wiedergabe, in der
das hochklassige Orchester aus Pittsburgh
sicher assistiert. Lorin Maazel tut sein Be-
stes, den nicht enden wollenden Koloß (über
40 Minuten) dramaturgisch in den Griff zu
bekommen.

Weniger ergiebig erscheinen die bekann-
ten „Rokoko-Variationen" von Tsehai-
kowsky. Yo-Yo Ma versucht sich hier in
hauchender Piano-Kultur, der jedoch die
Substanz und auch das beseelte romantische
Sentiment abgehen. Hier zeigte sich zuletzt
Miklös Perenyi (Hungaroton) sicherer und
souveräner im Stilgefühl. Die Darstellung
von Maazel und Ma verliert sich zudem
selbstverliebt in einzelnen lyrischen „Stel-
len", das Werk als Ganzes fällt auseinander.
Eine Platte für die Fans des in Paris gebore-
nen Cellisten. Hartmut Lück

Klugheit
mit Herz.

Ravel, Klavierkonzert für die linke
Hand. Prokofieff, Klavierkonzert Nr. 4
op. 53 für die linke Hand, Britten, Di-
versions für Klavier für die linke Hand
und Orchester op. 21; Leon Fleisher
(Klavier), Boston Symphony Orchestra,
Seiji Ozawa;
Sony Classical CD 47188 {WD 67'43")
DDD
Aufnahmedatum: 1990, 1991
Klangbild: Voller, brillanter, weiträu-
miger Orchesterklang, Klavier (ab-
sichtlich?) etwas im Hintergrund.
Fertigung: Einwandfrei.

Von Leon Fleishers brillanter, kluger,
bisweilen - ich denke an seine Weber-,
Schubert- und Liszt-Aufnahmen - auch

etwas spröder Klavierkunst war in den letz-
ten Jahren nichts zu hören. Eine rätselhafte
Erkrankung der rechten Hand zwang den
Pianisten zum künstlerischen Stillehalten,
was ihn zum Glück aber nicht daran hindern
konnte, als Lehrer seine Ein- und Absichten
weiterzugeben. Mit diesen drei Sony-Ein-
spielungen kehrt Fleisher einhändig, aber in
seiner interpretatorischen Agilität völlig
ungebrochen, in den internationalen Kreis
der führenden Klavier-Musiker zurück und
übernimmt im wahrsten Sinne des Wortes
erneut eine Führungsrolle vor allem in der
amerikanischen Tastenhierarchie.

So sorgenvoll, ja deprimierend Fleisher
das erzwungene Stillschweigen der rechten
Hand auch erfahren haben mag, die Be-
schäftigung der linken hat unter diesen Um-
ständen zu drei maßstäblichen Ergebnissen
geführt. In spürbar lebendiger und sinnes-
verwandter Abstimmung mit Seiji Ozawa
sind hier im Abstand von knapp einem Jahr
drei methodisch unwiderlegbare, klanglich
mit großer Raffinesse ausgeleuchtete Werk-
darstellungen entstanden, die zum einen das
ganze Ausdrucks- und Ereignisspektrum
der betreffenden Stücke ausschöpfen, zum
anderen endlich einmal nicht den zweifel-
haften Eindruck hinterlassen, ein gewand-
ter Pianist entledigte sich dieser Aufgaben
nicht mit unnatürlich stillgestellter rechter
Hand. Die Exposition des Ravel-Konzertes -
dunkel, vielsagend timbriert wie die „Vor-
stellung des Chaos" von Haydns „Schöp-
fung" - enthält schon die wichtigsten piani-
stischen Parameter einer Darbietung, die
dem geläufig-unzugänglichen Prokofieff-
Experiment ebenso sicher neue Publikums-
schichten eröffnen sollte wie den heiteren,
eleganten „Diversions" von Britten.

Peter Cosse

m
Zeitgenossen-
schaft,
exemplarisch
gedeutet.

Schnittke, Konzert für Klavier und
Streichorchester, Schtschedrin, Musik
für die Stadt Köthen, Gubaidulina, Sie-
ben Worte für Violoncello, Bajan und
Streicher; Vladimir Krainev (Klavier),
Friedrich Lips (Bajan), Michail Milman
(Violoncello), Moskauer Virtuosen, Vla-
dimir Spivakov;
RCA/BMG-Ariola CD 09026 60466 2
(WD: 74'45")DDD
Aufnahmedatum: 1990, 1991
Klangbild: Voll, präsent, direkt, natür-
lich - kurz: ideal.
Fertigung: Einwandfrei.

Er habe keine Möglichkeit gehabt, zeit-
genössische Musik in sein Programm ein-
zubauen, meinte Vladimir Spivakov

kürzlich entschuldigend am Schluß eines in
Zürich gegebenen Sonatenabends; und so
spiele er nun halt außer Programm, als Zu-
gabe nämlich, Zeitgenössisches. Schnittke,
Strawinsky u.a. - die alte Frage, was denn
gang und gäbe und also leicht verkäuflich
sei. Zum Glück wird diese Frage bei BMG
offenherziger gehandhabt: Bereits zum
zweiten Mal wartet Spivakov mit „Modern
Portraits" auf, mit Musik von Zeitgenossen:
Hartmann, Strawinsky, Penderecki,
Schnittke und Prokofieff standen beim er-
sten Anlauf auf dem Programm; jetzt, beim
zweiten, sind es Schtschedrin, Gubaidulina
und noch einmal Schnittke, drei führende
ehemals sowjetische Komponisten also, und
alle drei um die sechzig Jahre alt. Einer,
Schtschedrin, gehörte dem linientreuen mu-
sikalischen Establishment an; die beiden •

Alfred
Schnittke

FRANK PETEOIMMERMANN
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anderen (oder zumindest ihre Werke) galten
dagegen als nicht akzeptabel.

Die drei hier präsentierten Werke reflek-
tieren auf je individuelle Weise den Umgang
mit westlicher Musik von Bach bis zur Mo-
derne; Kulturgut, das bis kurz vor Glasnost
nur schwer zugänglich, in den meisten Fäl-
len gar tabu war. Vergangenheit taucht hier
nochmals auf, allerdings in jeweils individu-
eller Weise revitalisiert. Einmal als eklekti-
sche Collagenmethode (Schnittke), genial
(und das heißt: höchst spannungsvoll) ge-
handhabt. Dann als weitgefaßte Klangfelder
von scharf kontrastierenden Sonoritäten
(Gubaidulina), wobei die Anklänge an
Schütz („Sieben letzte Worte") auf beson-
ders ingeniöse Weise verfremdet werden:
Die Chormelodien werden dem Bajan, einer
russischen Variante des Akkordeons, über-
antwortet, die Solosänger-Deklamationen
einem Solocello. Schtschedrin seinerseits
feiert Bach (anläßlich dessen 300. Geburts-
tag) - oder er persifliert ihn: verfremdet des-
sen fünftes Brandenburgisches Konzert (in-
klusive einem begleitenden Cembalo samt
zwei für den Bach-Klang so typischen
Oboen).

Drei sehr unterschiedliche, aber je indivi-
duell erfühlte Hinwendungen an große Mu-
sik aus der Vergangenheit; jedes Werk in
sich ein packendes Hörerlebnis, eine Welt
für sich und doch eine Welt, die auch die un-
sere ist, reflektierend die „Morgendämme-
rung" einer neuen Ära Rußlands. Und wer es
noch nicht weiß, dem sei es gesagt: Die Mos-
kauer Virtuosen unter ihrem spiritus rector
Vladimir Spivakov sind ein Referenz-En-
semble, verbinden makellose instrumentale
Virtuosität mit einem traumhaft auf Perfek-
tion eingespielten Ensemblegeist, verbinden
musikantisch-griffige Vitalität mit künst-
lerischem Tiefgang, lukullische Kammeror-
chester-Sonorität mit affektbetonter Detail-
akribie. Dieses Musizieren, diese Musik,
diese CD hat's in sich! Werner Pfister

Aus der
Kammer-
musik-
perspektive.

Schumann, Klavierkonzert a-Moll op.
54, Klavierquintett Es-Dur op. 44; Ali-
cia de Larrocha (Klavier). Tokyo String
Quartet, London Symphony Orchestra,
Colin Davis;
RCA/BMG-Ariola CD 09026 61297 2
(WD: 64'28") DDD
Aufnahmedatum: 1991
Klangbild: Gute Balance, farbecht, an-
gemessen räumlich in beiden Aufnah-
mesituationen.
Fertigung: Einwandfrei.

E s kommt offenbar in Mode, Klavierkon-
zert-Einspielungen durch ein Kammer-
musikwerk zu ergänzen. Alicia de Larro-

cha wollte (oder konnte) sich bei der Pla-
nung ihrer Schumann-Platte mit dem a-
Moll-Konzert op. 54 offenbar nicht für eine
Konzeption mit den Konzertstücken op. 92
und op. 134 erwärmen - etwa nach den dis-
cographischen Beispielen von Serkin (CBS),
Richter (DG) oder Costa (Naxos). So ist es zu
einer Koppelung des a-Moll-Konzerts und
des Klavierquintetts op. 44 gekommen, die
in der gestalterischen Anlage keinen Zweifel
darüber läßt, wie sehr der spanischen Piani-
stin die kammermusikalischen Regungen
und Mitteilungsmöglichkeiten in beiden in-
strumentalen Disziplinen am Herzen gele-
gen haben. Die CD wird nämlich nicht mit
dem publikumswirksameren, „repräsentati-
ven" Klavierkonzert eröffnet, sondern mit
dem Quintett. Es ist aufschlußreich, wenn
im Anschluß an die gebändigte, durch und
durch seriöse Expressivität der kammermu-
sikalischen Aktion, mit geradezu geruhsa-
men, sorgfältigen Akkordschlägen das a-
Moll-Konzert eröffnet wird. Alicia de Lar-
rocha und Colin Davis liefern hier ein Ge-
genprogramm zur hitzig gesteigerten
Vogt/Rattle-Version (EMI). Breit geht es in
die Durchführung. Keine der kleinen Noten
im klavieristischen „Unterholz" geht verlo-
ren. Und auch im langsamen Satz hält man
sich eher an ein getragenes Tempo, aus des-
sen lyrischer Position sich das forsche Fi-
nalthema ohne jede Virtuosen-Hast in Rich-
tung eines angedeuteten „Brio" förmlich
heraushält. Selten ist dieser heikle Schluß-
satz so beherrscht, so liebevoll ziseliert zu
hören wie in dieser völlig unsensationellen
Aufnahme. Peter Cosse

Zwischen
Tradition und
Avantgarde.

Ullmann, Klavierkonzert op. 25, Sinfo-
nie D-Dur nach der Klaviersonate Nr.
7 (Rekonstr.: Bernhard Wulff); Konrad
Richter (Klavier), Staatsphilharmonie
Brunn. Israel Yinor;
Bayer Records/'Helikon CD 100 228
(WD: Ti'13") DDD
Aufnahmedatum: 1992
Klangbild: Präsent, großer Dynamik-
umfang, farbig und konturiert.
Fertigung: Einwandfrei.

N achdem man vor kurzem einen Teil von
Viktor Ullmanns kammermusikali-
schem CEuvre durch zwei CD-Veröf-

fentlichungen kennenlernen konnte (vgl. FF
8/92, S. 56 und FF 12/92, S. 86), sind nun
auch Aufnahmen mit orchestralen Werken
dieses 1944 in Auschwitz getöteten Kompo-
nisten verfügbar.

„Atlantis" heißt die neueingerichtete
Reihe von Tonträgern bei Bayer Records, die
sich in Zusammenarbeit mit einem Projekt
der Stuttgarter Musikhochschule („Den Op-
fern der Gewalt") der vergessenen, verbote-
nen oder verlorenen Musik von kriegeri-
scher und politischer Gewalt betroffener
Komponisten widmet. Die drei jetzt vorlie-
genden Werke zeigen Ullmanns Umgang mit
sowohl avantgardistischen als auch tradi-
tionellen musiksprachlichen Elementen, die
für ebenso rhythmisch bewegte wie harmo-
nisch griffige Klangverläufe genutzt wer-
den.

Während das Klavierkonzert von 1939
und auch die Sinfonie, die Ullmann als Kla-
viersonate Nr. 7 mit Instrumentalangaben
im KZ Theresienstadt komponierte, die Ge-
wichte zwischen Altem und Neuem zum
Traditionellen vertrauter Idiome verschie-
ben, gelingt mit den 1934 komponierten
„Variationen, Phantasie und Doppelfuge
über ein kleines Klavierstück von Schön-
berg" eine großartige Synthese aus aphori-
stischer, ungewohnter Motivik und plasti-
scher, ungemein griffiger und packender
Profilierung. Gemeinsam ist allen Werken
Ullmanns der auf farbige und tektonische
Differenzierung abzielende Orchestersatz,
den die Staatsphilharmonie Brunn auf klar-
ste Weise zum Erklingen bringt. Ullmanns
Vermögen, die musikalischen Gedanken und
ihr variatives Schicksal unmittelbar faßbar
zu machen, wird dabei ohrenfällig. Das prä-
sente und hervorragend gestaffelte Klang-
bild kommt Ullmanns Musiksprache sehr
entgegen. Bernhard Uske

o
Ab geht die
Post!

Weber, Klarinettenkonzerte Nr. 1 f-
Moll op. 73 und Nr. 2 Es-Dur op. 74.
Concertino Es-Dur op. 26, Rossini, In-
troduktion, Thema und Variationen Es-
Dur; Charles Neidich (Klarinette), Or-
pheus Chamber Orchestra;
DG CD 435 875-2 (WD: 62'49") DDD
Aufnahmedatum: 1991
Klangbild: Natürlich, klar, ausgewo-
gen.
Fertigung: Einwandfrei.
Vergleichseinspielungen: Sabine Meyer,
Staatskapelle Dresden. Blomstedt (EMI
567-747351-2). Antony Pay, Orchestra
of the Age of Enlightenment (Virgin
567-759 002-2).

Fast möchte man den amerikanischen Kla-
rinettisten Neidich unter seinesgleichen
zum Ersten der Weltrangliste küren. Un-

schlagbar scheint er in der Wiedergabe der
Rossini-Variationen zu sein, was die „teufli-
schen" Doppeloktav-Sprünge im wahnwit-
zigen Tempo in den Höhenregistern anbe-
trifft. Virtuos-superb gelungen sind die von
ihm konzipierten und improvisierten Solo-
Kadenzen. Einen Spitzenrekord stellt er
auch mit den 25 Takten irrwitziger Sech-
zehntel-Triolen im Prestissimo-Finale des
zweiten Weber-Konzertes auf. Und dies mit
einer Leichtigkeit und mit weich flattern-
dem Staccato, daß man beim Zuhören selber
fast das Luftholen vergißt. Dennoch fordert
der kühne, fraglos bewundernswerte Zugriff
nach olympischem Bläserglanz seinen Tri-
but: Die alle mechanische Erdenlast abstrei-
fende Spielartistik weiß nur wenig von den
Gefühlswallungen und Sensibilitäten der
Empfindungswelt Carl Maria von Webers.
Die besinnlichen Teile und Sätze des
berühmten, romantischen Dreiergespanns
der Klarinetten-Konzertliteratur lassen tie-
fer lotende Stimmungen nur ahnen. Denn
auch sie geraten in das Fahrwasser demon-
strativer Vorführeffekte bis hin zu dem
schier verstummenden Piano-Pianissimo-
Hauch einer enorm kultivierten Tongebung.
Neidich ließe Klarinettisten fraglos vor Neid
erblassen, wären da nicht Sabine Meyer
oder ihr britischer Kollege Antony Pay, de-
ren musikantisches Ausdrucksvermögen
einfach stärker ist und das auch im Orche-
sterpart den erforderlichen Widerhall fin-
det. Die vorliegende Musterplatte artisti-
scher Spitzenleistungen hätte einige
Künstlerinformationen im Beiheft durchaus
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verdient! Gerhard Patzig
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