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OSWALD
VON

WOLKENSTE1N
Oswald von
Wolkenstein: ~C^.~^- ~i
„publikums-
wirksam".

Oswald von Wolkenstein, Es fuegt sich,
Vil lieber grüsse süsse, Herz prich, Qui
contre fortune u.a.; ensemble für frühe
musik augsburg;
Christaphorus CD 74540 (WD: 59'26")
DDD
Aufnahmedatum: 1987
Klangbild: Konturenscharf, aber bis-
weilen zu hart, gute Raumwirkung, frei-
lich manchmal zu direkt.
Fertigung: Tadellos; ansprechendes
Textheft.

Was geschieht, wenn Lieder, die einst für
den aktuellen Tagesgebrauch gedichtet
und gesungen wurden, ein halbes Jahr-

tausend später auf Schallplatte aufgenommen
werden? Mittelalterliche Dichtung war eine
Kunst des lebendigen Vollzugs. Eine Schall-
platteneinspielung ist demnach die Doku-
mentation einer (von vielen möglichen) Auf-
führungsversion. Freilich hat sich der Kon-
text, in dem diese Musik erklingt, in den
inzwischen verstrichenen 500 Jahren voll-
kommen verändert. Wolkenstein sang vor Rit-
tern, das ensemble für frühe musik singt vor
Mikrophonen. Dessen waren sich die fünf
jungen Künstler bewußt. Sie stellten deshalb
ein Programm zusammen, das - didaktisch
sehr geschickt - in Liedern das Leben Os-
walds nacherzählt. Die Verwirklichung dieser
sehr guten Programmidee ist weitgehend ge-
glückt. Freilich erscheint der Schluß nicht
gerade geschmackvoll: Nach dem Ave Maria
anläßlich Oswalds Tod folgt gleichsam als
Schlußfazit seines Lebens das Trinklied „Her
wirt uns dürstet also sere". Soll uns Hörern ein
publikumswirksamer, deftiger Wolkenstein
in Erinnerung bleiben?

Die musikalische Gestaltung ist kenntnis-
reich und zeugt von großer Vertrautheit mit
der Materie. Vieles gelingt außerordentlich
gut, vor allem die mehrstimmigen, „a-cappel-
la" gesungenen Sätze. Deklamation, Melis-
men, melodische Bögen - dies ist alles getrof-
fen. Allerdings entsteht der Eindruck, daß die
Musiker nicht allzu viel Vertrauen auf die
Wirkung des Wolkensteiners bei einem mo-
dernen Publikum haben; denn sie tun oft des
Guten zuviel, setzen zu viele Betonungen,
deklamieren zu stark, singen die Lieder mit
Wortspielen viel zu schnell und „instrumen-
tieren" zu effektvoll. So läßt diese Mittelalter-
virtuosität letztlich kalt. Der alte Oswald, der
in Rittersälen und Wirtsstuben sein Publikum
fesselte, bleibt eine ferne Ahnung.

Franzpeter Messmer
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NEUE MUSIK

Vom Biogra-
phischen zum
Allgemeinen.

Dimov, Selbstbildnis mit Richard Wag-
ner und anderen Erscheinungen des Ta-
ges und der Nacht für einen Sprecher,
zwei Singstimmen und Instrumentalen-
semble, Stahmer, Singt, Vögel! Szene
nach Euripides für Sopran, Tenor,
Sprechstimme und Instrumentalensem-
ble; Michaela Krämer (Sopran), Helmut
Clemens (Tenor), Gisela Saur-Kontar-
sky (Sprechstimme), Ensemble Trial and
Error, Bojidar Dimov;
ProViva/DeutscheAustrophonISPV149
(1S3O)DDA
Aufnahmedatum: 1987
Klangbild: Natürlich und plastisch
(Konzertmitschnitt).
Fertigung: Ordentlich.

Fixpunkte aus seiner Biographie, die musi-
kalische Sozialisation mit Richard Wagner
und Bezüge zur politischen Realität ver-

binden sich in Bojidar Dimovs „Selbstbild-
nis..." zu einem klingenden Tableau mit an-
gedeuteten Wagner-Zitaten und vor allem mit
Worten aus Wagners Schriften und Libretti.
Ein Bericht Wagners über eine „Meistersin-
ger"-Aufführung, durchsetzt mit antisemiti-
schem Tonfall, erhält zentrale Bedeutung. Das
kompositorische Ergebnis erscheint gerade in
der Ambivalenz des Verhältnisses zu Wagner
durchaus schlüssig, braucht allerdings auch
die (hier vorbildlich vorhandene) Textver-
ständlichkeit, um sich als spezifisches „Hör-
werk" mitzuteilen.

„Singt Vögel!" von Klaus Hinrich Stahmer
ist in mehrfacher Hinsicht ähnlich angelegt.
Die Besetzung und das politische Thema las-
sen die Kopplung beider Werke sinnvoll er-
scheinen. Eine Szene der „Troerinnen" des
Euripides sowie Verse von Wystan Hugh Au-
den und Vicente Aleixandre bilden die textli-
che Grundlage für die Brandmarkung von
Krieg und Gewalt. Die knappe und präzise
Formulierung des instrumentalen Parts kann
hier beeindrucken, während der Textvortrag,
vor allem durch die Sprecherin, weitgehend
nur plakativ wirkt und durch seinen
„Schrei"-Charakter die Musik fast schon wie-
der überflüssig macht. Es gehört sicher zu den
Erfahrungen mit engagierter Musik, daß man
sich ihre Aussage heute eher etwas sublimier-
ter wünscht, da eine solche Musik wohl das
Nachdenken beflügelt, aber kaum mobilisie-
rende Wirkung hat. Die Wiedergaben sind
werkdienlich, plastisch und dramaturgisch
gut durchgearbeitet. Diese Platte ist im gele-
gentlich etwas „durchhängenden" Pro Viva-
Programm ein erfreulicher „Aufschwung".

HartmutLück
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Erleuchtet
und scheu,
himmlisch
und nüchtern.

Part, Passio Domini Nostri Jesu Christi
Secundum Joannem; The Hilliard En-
semble, Paul Hillier;
ECM/Polygram CD 837 109-2 (WD:
70'52") DDD
LP837109-1 (1S3O)DDA
Aufnahmedatum: 1988
Klangbild: (CD) Weich, durchscheinend,
aber mit präziser Kontur.
Fertigung: Gut.

Die Musik eines Mönchs, ein Stück göttli-
cher Liturgie von den Lippen eines Er-
wählten" - es dürfte, vor allem aus räum-

lichen Gründen, kaum möglich sein, hier
nochmals zu übertreffen, was Wolfgang
Sandner in seiner glühenden Rezension
(F. A.Z, 5.10.1988) formulierte, indem er Wor-
te Nikolai Gogols auf Part umdeutete.

Der aus Estland stammende Part hat nicht
nur die Kulturbürokratie der Sowjetunion,
sondern inzwischen auch die vernichtende
Arroganz des westlichen Avantgarde-Intel-
lektualismus kennengelernt. Obgleich sie in
Duktus, Harmonik und Melos manche Züge
des vergangenen Jahrtausends hat, mutet
Parts musikalische Sprache doch eher wie die
diktierte Eingebung eines anderen Äons an,
wie die noch scheue, befremdende und nüch-
terne Ahnung einer Musik des „Himmlischen
Jerusalem". Dies muß hier sachlich gesagt
werden, selbst wenn die Zyniker Parts Musik
eben deshalb in die modische Mülltonne „New
Age" werfen möchten, nachdem sich die
Stempel „Archaismus" und „Neue Einfach-
heit" als unfruchtbare Waffen abwertender
Einordnung erwiesen haben.

Parts Passion wirkt nicht eigentlich kom-
poniert, sondern wie mit Engelszungen ge-
sprochen, in einem Tonfall himmlischer Ge-
löstheit, in die sich die irdischen Elemente des
Leidens, der Passion gehoben haben und aus
der sie wieder zurückklingen in die Gesetzmä-
ßigkeiten der Erde, die von Leid geprägt sind.
Es ist vielleicht ein Widerhall des Erleuchte-
ten und Puren, ein Echo des Absoluten, was
aus dieser Musik klingt (Worte, die, niederge-
schrieben, bereits peinlich wirken).

Der bezwingend natürliche und atmende
Fluß der Rhythmik umfaßt volle 70 Minuten,
in der es keine Zäsur, kein irgendwie mögli-
ches Aussteigen gibt. Hier - aber auch in der
Intensität und Reinheit der Intonation - hat
das „Alte Musik "-erfahrene Hilliard Ensem-
ble der Musik Parts einen außerordentlichen
Dienst erwiesen.Hans Christian von Dadelsen
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Ernsthaft, je-
doch etwas zu
früh.

Ruoff, ...sich entfernen..., Chimere,
Correlations, Streichquartett; Joel Bet-
ton (Gitarre), Hans-Joachim Fuss (Alt-
blockflöte), Werner Taube (Violoncello),
Tokyo Vanguard Quartet;
Aulos/Koch-Schwann 53600 (1 S 30)
DDA
Aufnahmedatum: 1988
Klangbild: Scharfkonturiert und prä-
zise.
Fertigung: Einwandfrei.

Ernsthaftigkeit und Zielstrebigkeit charak-
terisieren die Entwicklung des 1957 in
Stuttgart geborenen Komponisten" ...

„Seine Ernsthaftigkeit erbrachte Axel D.
Ruoff mehrere Preise: ..." und „Das geschieht
mit großem Ernst und großer Selbständigkeit
des Komponisten, der die reiche und gewich-
tige Gattungstradition Streichquartett aufge-
griffen und gemeistert hat." Drei ernstge-
meinte Zitate aus einem Schallplattentext, an
dem Gioacchino Rossini und sicher auch Mo-
zart ihre Freude gehabt hätten und der man-
cherlei Anregungen für eine Register-Arie auf
die unfreiwillige Komik aufgesetzter Ernst-
haftigkeit enthält.

Axel D. Ruoff versteht ohne Frage sein
Handwerk, aber es ist bedauerlich, daß er, wie
sein Textschreiber, stets darum bemüht ist,
seine Ernsthaftigkeit unter Beweis zu stellen,
indem er seine postseriellen Kompositionen in
Beziehung zu den Höhepunkten der Musikge-
schichte setzt. Seien es Bachsche Solosonaten
(in „Correlations" für Cello solo), der Tristan-
Akkord (in „Chimere" für Gitarre solo), oder
die Bezüge zu den Bartök-Quartetten im
Streichquartett - stets legitimiert sich die
Musik, als hätte sie's nötig. Ist denn Komposi-
tion, wie es heute als Studienfach an fast allen
deutschen Musikhochschulen gelehrt wird,
nichts anderes als eine intellektuelle Profilie-
rung im Milieu des Bildungsbürgertums?

Glücklicherweise zeigt die jüngste der vier
Kompositionen, „.. .sich entfernen..." für
Altblockflöte solo (1987) doch eine Reihe von
musikalisch eigenständigen Zügen, während
die Sprache der übrigen Stücke sich nicht
erkennbar von zeitgenössischen Vorbildern
absetzt. In dieser kaleidoskopartigen, aber
auch intimen Studie gibt Ruoff ein technisch
wie auch ausdrucksmäßig präzises Spektrum
seiner kompositorischen Kombinationsfähig-
keit. Hier entsteht Interesse an weiteren Kom-
positionen - aber die Schallplatte selbst
kommt für den jungen Komponisten zu früh.

Hans-Christian vonDadelsen

70 FonoFonim3/89

OPER
WmM

Das Orche-
ster domi-
niert.

Berg, Wozzeck (Gesamtaufnahme);
Franz Grundheber (Wozzeck), Hilde-
gard Behrens (Marie), Walter Raffeiner
(Tambourmajor), Heinz Zednik (Haupt-
mann), Aage Haugland (Doktor), Philip
Langridge (Andres), Anne Gonda (Mar-
gret) u. a., Wiener Staatsopernchor, Wie-
ner Sängerknaben, Helmut Froschauer,
Wiener Philharmoniker, Claudio Ab-
bado;
DG2 CD 423 587-2 (WD: 88'49")DDD
LP423 587-1 (2 S 30) DDA
Aufnahmedatum: 1987
Klangbild: (CD) Klar, differenziert, Or-
chester sehr im Vordergrund; (zu) großes
dynamisches Spektrum.
Fertigung: Einwandfrei.
Vergleichseinspielung: Dohnanyi (Dec-
ca!980).

Als die vielgelobte Wiener Neuproduktion
des „Wozzeck" letztes Jahr im Femsehen
gezeigt wurde, blieb der Eindruck einer

künstlerisch hochrangigen, szenisch und mu-
sikalisch exemplarischen Aufführung. Hof-
fentlich kommt sie demnächst auch als CD-
Video auf den Markt. Denn beim vorliegenden
Mitschnitt haben sich die Akzente verschoben
- nicht nur, weil die optische Dimension fehlt,
sondern auch, weil nun das Orchester domi-
niert. Was bedeutet, daß man die analytisch-
klare und dabei eindringliche Interpretation
Abbados und der Wiener Philharmoniker
quasi unter der akustischen Lupe hören kann;
was aber auch zwangsläufig dazu führt, daß
die Sänger weniger präsent sind und somit das
Drama in den Hintergrund tritt. Das ist nicht
einzusehen, erst recht nicht bei solch starken
Darstellern. Hildegard Behrens und Franz
Grundheber verkörpern das tragische Paar
mit einfachen, darum um so wirksameren
Mitteln; Heinz Zedniks Studie des Haupt-
manns fasziniert „live" nicht minder als in der
Studio-Aufnahme unter Dohnanyi.

Die dynamische Spannweite des Mit-
schnitts mag den realen akustischen Verhält-
nissen im Theater entsprechen, doch für den
Hausgebrauch ist sie zu groß - man muß sehr
oft zum Lautstärkeregler greifen (markantes
Beispiel: der Beginn der dritten Szene des
dritten Aktes). Trotz dieser Einwände ist die
„Live"-Initiative der Polygram grundsätzlich
zu befürworten. Thomas Voigt

Händel-
Trouvaille
mit unzu-
länglichen
Sängern.

Händel, II pastor fido (dritte Fassung
von 1734, Gesamtaufnahme in italieni-
scher Sprache); Paul Esswood (Mirtillo),
Katalin Farkas (Amarilli), Märta Lukin
(Dorinda), Gabor Källay (Silvio), Maria
Flohr (Eurilla), Jözsef Gregor (Tirenio),
Savaria Vocal Ensemble, Capeila Sava-
ria, Nicholas McGegan;
Hungaroton/Helikon 2 CD 12 912-13
(WD: 147'03")DDD
Aufnahmedatum: 1988
Klangbild: Präsent, plastisch.
Fertigung: Einwandfrei, Textbuch und
fundierte Werkeinführung (jeweils in
vier Sprachen).

Im Opernschaffen Georg Friedrich Handels
gibt es immer noch Entdeckungen zu ma-
chen. Seine zweite Oper für London, das bei

der Uraufführung 1712 durchgefallene Schä-
ferspiel „II pastor fido", füllt nicht nur eine
Kataloglücke, sondern ist ungeachtet der ein-
fältigen, schablonenhaften Handlung ein mu-
sikalisch reizvolles und vielgestaltiges Stück.
Die von Päl Nemeth gegründete Capeila Sava-
ria, die schon in früheren Hungaroton-Pro-
duktionen positiv auffiel, setzt sich auf Origi-
nal-Instrumenten mit Verve für die wenig
bekannte Komposition ein. Nicholas McGe-
gan leitet das Ensemble von (hier) 25 Instru-
mentalisten mit musikantischem Drive und
reizt die Partitur in dynamischer und rhyth-
mischer Hinsicht aus. Von der Orchesterseite
her ist also eine höchst lebendige Interpreta-
tion gelungen.

Leider wird das Unternehmen durch die
unzureichenden Sängerleistungen um den Er-
folg gebracht. Die Ungarn verfügen offenbar
über keine Barockmusik-Vokal-Spezialisten,
so daß der Countertenor aus England impor-
tiert werden mußte: Paul Esswood entledigt
sich seiner Aufgabe mit gewohnter Meister-
schaft in Kantilene und Koloratur, verfällt
jedoch im dramatischen Rezitativ oft in hyste-
risches Keifen. Was sich um ihn herum ab-
spielt, würde nicht einmal einer Konservato-
riums-Aufführung zur Ehre gereichen. Die
Sopranistin Katalin Farkas, die Mezzosopra-
nistinnen Maria Flohr und Märta Lukin sowie
der Tenor Gabor Källy fallen mit reizlosen
Stimmen und unfertiger Technik unange-
nehm auf. In der winzigen Partie des Tirenio
muß der vielfach bewährte Bassist Jöszef
Gregor die professionelle Sängerehre der Un-
garn retten. Ekkehard Plu ta
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From Jimmy
with love.

Tschaikowsky, Eugen Onegin (Gesamt-
aufnahme in russischer Sprache); Tho-
mas Allen (Onegin), Mirella Freni (Tatja-
na), Anne Sofie von Otter (Olga), Neil
Shicoff (Lenski), Paata Burchuladze
(Gremin), Michel Senechal (Triquet),
Rosemarie Lang (Larina), Ruthild En-
gert (Filipjewna), Rundfunkchor Leip-
zig, Jörg-Peter Weigele, Staatskapelle
Dresden, James Levine;
DG 2 CD 423 959-2 (WD: 148 '45 ") DDD
LP 423 959-1 (3 S 30) DDA
Aufnahmedatum: 1987
Klangbild: (CD) Gute Balance, plastisch,
klar, sehr präsent.
Fertigung: Einwandfrei.
Vergleichseinspielungen: Danon (Decca
1955), Khaikin (Melodya 1956), Rostro-
powitsch (Melodya 1970), Solti (Decca
1974).

Dafür, daß „Eugen Onegin" eine zentrale
Oper des slawischen Repertoires ist, war
der discographische Bestand während der

letzten Jahre ziemlich mager. Die künstlerisch
führende Aufnahme unter Boris Khaikin ist
nur als Import greifbar, von den übrigen
verfügbaren Produktionen kann keine restlos
überzeugen. Die einzige „westliche" Gesamt-
aufnahme (Solti/Decca) klingt zu glatt: Gran-
de Opera statt Seelendrama. Um so skepti-
scher mag man der Besetzung des neuen
„Onegin" begegnen. Internationales Profi-
Treffen zur Sättigung des Plattenmarktes?
Levine, das „Kraftpaket", als Energiespritze
für eine angeblich „undramatische" Oper?
Fehlanzeige. Wer erwartet hat, daß Levine
Tschaikowskys „lyrische Szenen" zur fetzigen
Star-Oper aufdonnert, wird sich wundern,
mit wieviel Sensibilität jener ans Werk geht.
Laut DG-Pressetext ist „Eugen Onegin" eine
seiner Lieblingsopern, und das ist in dieser
Aufnahme immer wieder zu spüren. Levine
hat offenbar eine besondere Affinität zur Ge-
fühlswelt Tschaikowskys. Die intimen, ruhi-
gen Szenen kommen da genauso zu ihrem
Recht wie der stürmische Folkloreton im Lied
der Bauern, der rauschhafte Elan der Ballsze-
ne oder der Pomp der Polonaise. Für seine
Interpretation hätte der Dirigent kaum besse-
re Partner finden können als die Mitglieder

der Staatskapelle DrtSÖen. Ihr Spiel geht über
Präzision, dynamische und rhythmische Ex-
aktheit weit hinaus. Dieser Orchesterklang
hat nichts von dem allzu verbreiteten sterilen
Wohnzimmer-Sound. Er ist farbig, lebendig,
ja „persönlich". Allerdings hätte man Levine
eine mehr authentische, weniger internatio-
nale Besetzung gewünscht. Thomas Allen ist
ein ausgezeichneter Sänger. Daß er den One-
gin phonetisch gelernt hat („wie ein Papagei"
- steht im Pressetext!), werden westeuropäi-
sche und amerikanische Hörer nicht so gra-
vierend finden. Es klingt alles schön und gut.
Doch scheint der Sänger zu dieser Rolle nicht
die intensive Beziehung zu haben wie etwa
zum Grafen Almaviva. Allen, der doch sonst
nicht mit Ausdruck spart, bleibt hier brav und
blaß. Onegins Arroganz, sein Lebensüber-
druß, seine Leidenschaft und Bitterkeit - all
das kann man hier nur ahnen. Bei Mirella
Freni hingegen trifft man eine Figur, eine
Frau im Kampf mit ihren Gefühlen. Die Stim-
me ist immer noch mehr als nur „leistungsfä-
hig", sie klingt für eine Sängerin ihres Alters
unglaublich frisch und biegsam. Respekt!
Neil Shicoff mag nicht den edlen Schmelz in
der Stimme haben, den man von einem Sänger
des Lenski erwartet. Aber er ist engagiert und,
wie immer, wenn er einen leidenden Men-
schen darstellt, mit jeder Phrase glaubhaft.
Weniger überzeugend finde ich Paata Bur-
chuladze als Gremin; er hat die Autorität, die
Würde, doch fehlt in der großen Arie Wärme,
„Adel des Herzens". Außerdem irritiert sein
merkwürdig kloßiger Ton. In der Rolle der
leichtfertigen Olga könnte Anne Sofie von
Otter ihrem schönen Vortrag ruhig mehr Pro-
fil verleihen. Ansonsten trifft man einen lang-
bewährten Monsieur Triquet (Michel Sene-
chal), eine ausgezeichnete Larina (Rosemarie
Lang, Altistin an der Berliner Staatsoper) und
eine Filipjewna, die leider kein liebevolles
„Mütterchen", sondern ein strenges Fräulein
zu sein scheint (Ruthild Engert). Ganz vor-
trefflich ist der Chor des Leipziger Rund-
funks. Er ist nicht nur päzise und brillant,
sondern auch sehr differenziert im Ausdruck
(man vergleiche die Folkore- und die Festsze-
nen). Außerdem klingt er gar nicht „deutsch".
„Sie wissen, was sie singen", lobte Levine. Er
wiederum weiß, was er dirigiert. Fazit: Eine
orchestral und chorisch hervorragende Pro-
duktion, für mich die erfreulichste Opernauf-
nahme, die Levine während der letzten Jahre
vorgelegt hat. Thomas Voigt

Hochrangiges
Dokument,
akustisch
verzerrt.

Wagner, Der fliegende Holländer (Ge-
samtaufnahme); Hans Hotter (Hollän-
der), Viorica Ursuleac (Senta), Georg
Hann (Daland), Karl Ostertag (Erik),
Luise Willer (Mary), Franz Klarwein
(Steuermann), Chor und Orchester der
Bayerischen Staatsoper München, Cle-
mens Krauss;
Rodolphe/Helikon 1 Mono/Doppelspur
CD 32 515 (WD: 144') ADD
Aufnahmedatum: 1944
Klangbild: Im Vergleich mit gleichaltri-
gen Rundfunkaufnahmen nicht befriedi-
gend, da total übersteuert.
Fertigung: Einwandfrei.
Vergleichseinspielungen: Keilberth/
Bayreuth 1955 (Decca), Sawallisch/Bay-
reuth 1959 (Melodram), Dorati 1961
(Decca).

Wäre das Klangbild besser und eine weni-
ger schrille Senta am Werk, hätte die
vorliegende Aufnahme kaum Konkur-

renz. Spiritus rector dieser Reichsrundfunk-
Produktion ist Clemens Krauss. Eine derart
differenzierte, von Ballast befreite und zu-
gleich theatralisch-packende Wiedergabe des
„Holländers" hört man allenfalls noch von
Joseph Keilberth. Auch belegt diese Aufnah-
me die vielzitierte Souveränität des Theater-
praktikers und Intendanten Krauss. Aus den
Reihen seines Münchner Ensembles hätte er
das Werk kaum trefflicher besetzen können.
Da ist zunächst der 35jährige Hotter, stimm-
lich jung und kraftvoll, dabei darstellerisch
schon so reif, daß man von einer wegweisen-
den Interpretation der Rolle reden kann. Um
ihn herum glaubwürdige Figuren: Georg
Hann, der rauhe Seebär, der für ein paar
Edelsteine seine Tochter verschachert; Luise
Willer, die resolute Haushälterin; Franz Klar-
wein, der schwärmerische Naturbursche;
Karl Ostertag, der penetrant eifersüchtige
Liebhaber - eine absolut stimmige Konstella-
tion.

Senta fällt leider aus dem Rahmen. Viorica
Ursuleac hat außer der notwendigen Top-
Höhe und guter Artikulation in dieser Rolle
wenig zu bieten; die Stimme klingt „sauer",
die Intonation ist oft vage, die Darstellung
wirkt sehr hausbacken. Da hatte der sonst so
kritische Stimmen-Fachmann Krauss wohl
viel Nachsicht geübt. ' Thomas Voigt
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