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Sorgfalt und
Geschlossen-
heit im Vor-
dergrund.

Schumann, Dichterliebe op. 48, Lieder-
kreis op. 24, Dein Angesicht, Die beiden
Grenadiere, Du bist wie eine Blume;
Thomas Allen (Bariton), Roger Vignoles
(Klavier);
Virgin/BMG-Ariola CD 259581 (WD:
57'58")DDD
Aufnahmedatum: 1988
Klangbild: Präsent, unverfärbt, etwas
hallig, aber klar.
Fertigung: Einwandfrei; dreisprachige
Liedtexte.

M it seinem biegsamen, zu beachtlicher
Expansion fähigen Bariton, der sich
durch großen Tonumfang und ein viri-

les, ja betörendes Timbre auszeichnet, ist
Thomas Allen ein Glücksfall für viele Opern-
rollen. Da er, wie viele britische Sänger, über
vorzügliche Stimmtechnik und ein Gefühl für
Fremdsprachen verfügt, steht ihm auch die
Spezies Liedgesang durchaus offen. Die deut-
sche Aussprache erfolgt mit äußerster Sorg-
falt und Konzentration, so daß nur minimale
Anklänge eines fremden Akzentes da und dort
zu orten sind. Mögen doch unsere amerikani-
schen Sänger bei Wagner nur annähernd die-
sen Standard erreichen!

Thomas Allen und seinem in letzter Zeit
stärker in Erscheinung tretenden Begleiter
scheint es in formaler Hinsicht und im Hin-
blick auf den jeweiligen Zyklus sehr um Ge-
schlossenheit zu gehen. Das hat nichts mit
Einförmigkeit zu tun, schließt, aber extreme
Tempokontraste aus, wie sie etwa Aribert
Reimann mit Brigitte Fassbaender gefühls-
steigernd realisierte. Mit seinem gut durchge-
bildeten Organ, dem nur einige tiefe Noten
nicht ganz bequem zu sein scheinen, treibt
Allen gewandten Umgang mit der Mezzavoce,
so daß ihm auch die leisen, innigen Momente
wohlgeraten — ohne freilich jene bewegende
Verinnerlichung zu erreichen, die sich in Hot-
ters noch immer gültiger Aufnahme in solchen
Augenblicken einstellt.

Dramatisches, nachdrücklich Herausge-
stelltes läßt die Stimme zu effektvoller Entfal-
tung gelangen. Resignative Passagen, in der
Substanz beider Zyklen verankert, werden
meist durch fahles Timbre zusätzlich charak-
terisiert. Besonders achten Allen und Vignoles
auf den sinn- und wirkungsvollen Aufbau
einer Nummer. Das mag man an der Ballade
„Die beiden Grenadiere" verfolgen oder an
„Ich hab' im Traum geweinet", wo leise re-
flektierte Trauer und Wehmut zum expansi-
ven Verzweiflungsausbruch gesteigert wer-
den. Hermann Schönegger
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Plastischer
Formaufbau
mit subjekti-
vem Aus-
druck.

Lasso, Motette und Messe Osculeturme,
Motetten Hodie completi sunt, Timor et
tremor, Alma Redemptoris Mater, Salve
Regina, Ave Regina caelorum, Regina
coeli; The Tallis Scholars, Peter Phillips;
Gimell/Helikon CD 018 (WD: 48'39")
DDD
Aufnahmedatum: 1989
Klangbild: Weiträumig und transpa-
rent; einige Stellen bei Track 1 wirken
leicht übersteuert.
Fertigung: Einzelne Zeitangaben fehlen.

Es ist in diesem Fall — ausnahmsweise -
keine latente Eigenwerbung, wenn Peter
Phillips (Leiter der Tallis Scholars) im

Begleittext behauptet, die bisherigen Platten-
aufnahmen vermittelten von der Musik Las-
sos „nicht das volle Ausmaß seiner Bedeu-
tung": Die vorliegende Produktion trägt tat-
sächlich zu einem neuen, komplexeren Kom-
ponistenportrait bei. Nicht nur die gesangs-
technische Verwirklichung ist tadellos - die
äußerst plastische Stimmführung, die durch-
gehend deutliche textliche und musikalische
Artikulation und die faszinierend saubere
Intonation kennzeichnen ja stets die Auffüh-
rungen der „Tallis Scholars" -; die Interpre-
ten fanden hier auch ein besonders geglücktes
Gleichgewicht zwischen streng konzipiertem
Formaufbau und geradezu sinnlich-subjekti-
vem Ausdruck.

Gleich bei der Motette „ Osculetur me" - die
als Grundlage der gleichnamigen Messe dien-
te — überzeugt der ständig kontrastierende
Wechsel der Klangfarben und -massen; die
Mannigfaltigkeit und Ausdrucksstärke dieser
Musik kommt dann auch in der Messe fesselnd
zur Geltung, am schönsten im „Credo" und im
„Sanctus".

Auch wenn bei „Hodie completi sunt" oder
„Regina coeli" eine gewisse Steifheit der
Phrasierung nicht zu überhören ist, bieten die
Motetten eine Realisierung mit subtilen Kon-
turen. Die Wiedergabe der Motette „Timor et
tremor" - einem der aufregendsten und kühn-
sten Werke Lassos und des Cinquecento—ragt
dabei durch die dramatische Deklamation
und pointierte Chromatik deutlich heraus.

EvaPinter

Titelheldin
voller könig-
licher No-
blesse.

Purcell, Dido and Aeneas; Anne Sofie
von Otter (Dido), Stephen Varcoe
(Aeneas), Lynne Dawson (Belinda), Ni-
gel Rogers (Zauberin, Erster Seemann)
u.a., Choir of the English Concert, The
English Concert, Trevor Pinnock;
DG CD 427624-2 (WD: 53'56") DDD
LP 427 624-1 (1S3O)DDA
Aufnahmedatum: 1988
Klangbild: (CD) Offen, aber etwas
hallig.
Fertigung: Ohne Mangel.
Vergleichseinspielungen: Harnoncourt
(Teldec 8.42 919), Christie (harmonia
mundi France/Helikon 905173).

Bei den Aufnahmen von Trevor Pinnock
kann man davon ausgehen, daß den Zu-
hörern ausgefeilte klangliche Schönheit

angeboten wird — und die Erwartungen wer-
den auch diesmal nicht enttäuscht. Pinnocks
Fähigkeit, den einzelnen Abschnitten vom
ersten Ton an scharf umrissene Charaktere zu
geben, läßt Purcells Oper in einer prächtigen
Vielfalt erklingen: Hier erhält jede Phrase,
jeder Melodiebogen einen kunstvoll geschlif-
fenen, jedoch nie gekünstelt aufpolierten
Glanz.

Extreme Effekte sindnicht Pinnocks Sache.
Weder läßt er die Musik sich in eine solche
Dramatik steigern wie Harnoncourt, noch
veranschaulicht er das Schauerliche und Gro-
teske der Hexenszenen derart karikierend wie
z.B. William Christie. Einige Figuren und
Szenen bekommen deshalb vielleicht nicht so
prägnante Konturen wie bei den Vergieichs-
einspielungen - Belinda bleibt trotz der ma-
kellos schönen Phrasierung von Lynne Daw-
son ein wenig harmlos, Stephen Varcoes
Aeneas wirkt (nicht nur rollenbedingt) unter-
belichtet; Nigel Rogers' Bemühungen, der
Zauberin durch verzerrten Gesang gehässige
und dämonische Züge zu verleihen, zeugen
eher von seiner zur Zeit nicht besonders guten
stimmlichen Disposition.

Daß diese Aufführung aber doch wesentlich
mehr ist als nur ein betörendes Klangerlebnis,
verdankt man neben dem brillant spielenden
Orchester vor allem der fabelhaften Anne
Sofie von Otter. Sie versteht es, mit einem
einzigen Motiv, einer noch so kurzen musika-
lischen Geste das dramatische Geschehen um
sich zu verdichten und aus Purcells Musik das
Elegische, auch das Tragische hervorzuheben,
am ergreifendsten in der Abschiedsszene, wo
das berühmte Lamento „When I am laid"
unvergeßliche Momente erhält. Eva Pin ter

Vorbildliche
Transparenz.

Schütz, Symphoniae Sacrae III (1650).
SWV 398-418; Maria Zedelius, Monika
Frimmer, Mieke van der Sluis (Sopran).
Stephan Giengcr (Knabensopran), Mi-
chael Chance (Alt), John Elwes, Chri-
stoph Pregardien (Tenor), David Tho-
mas, Cornelius Hauptmann (Baß), Kam-
merchor Stuttgart, Musica Fiata, Frie-
der Bernius;
deutsche harmonia mundi/BMG-ArioIa
CD 77910 (WD: 125'44")DDD
Aufnahmedatum: 1988
Klangbild: Optimale Weiträumigkeit
und Klangbalance.
Fertigung: Einwandfrei.

Zum ersten Mal liegt eine Gesamteinspie-
lung des 1650 veröffentlichten dritten Teils
der „Symphoniae sacrae" von Heinrich

Schütz vor: Ein zweistündiger Klanggenuß,
der die vielfältige Pracht dieser Sammlung
auf faszinierende Weise vermittelt. Schütz
verwendete in diesen Kompositionen zur Ver-
anschaulichung der bildhaften Sprache (alt-
testamentarischer Psalmen wie der Gleichnis-
se aus den Evangelien) eine große und diffe-
renziert variierte Besetzung, und Frieder Ber-
nius' Interpretation läßt die Musik voller fes-
selnder Kontraste zwischen Lyrik und Dra-
matik aufleuchten. Keine Spur von steifer
chorischer Deklamation oder von schwerfälli-
gen Klangblöcken: Gerade die Transparenz in
der Stimmführung — selbst in solchen monu-
mentalen Werken wie „Komm, Heiliger
Geist" - und die leichtbeschwingte Phrasie-
rung bringen jenes außerordentlich facetten-
reiche Verhältnis zwischen Text und Klang,
Sprache und Musik optimal zur Geltung, das
den Stil von Schütz so einzigartig macht.

Beeindruckend wird durch lebendige und
gestenreiche Agogik sowie durch fein dosierte
Klangproportionen zwischen Solo- und Tutti-
Teilen auch die stilistische Nähe zur italieni-
schen Vokalmusik des Frühbarock darge-
stellt, am schönsten im Psalm „Wo der Herr
nicht das Haus bauet" sowie in der Evange-
liums-Vertonung ., Seid barmherzig". Alle In-
terpreten bieten eine überlegene, gesangs-
und spieltechnisch absolut professionelle Lei-
stung, aber auch eine solche Sensibilität des
Ausdrucks, daß hier zweifellos neue Aspekte
für die Wiedergabe der Musik von Schütz
eröffnet werden. Eva Pinter
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Digitaler
Telemann.

Telemann, Tafelmusik in drei Teilen;
Musica Antiqua Köln, Reinhard Goebel;
DG 4 CD 427619-2 (WD: 253'25") DDD
Aufnahmedatum: (P) 1989
Klangbild: Klar konturiert, tiefenscharf
und transparent.
Fertigung: Einwandfrei.

Das Ensemble Musica Antiqua Köln ist
nicht nur ein wohletablierter Stützpunkt
der DG in den blühenden Provinzen der

historisierenden Musizierpraxis, sondern
auch sichere Gewähr für eine konsequent
avantgardistische Interprctationsästhetik Al-
ter Musik. Anlaß ist diesmal Telemanns „Mu-
sique de table", entgegen der verbreiteten
Meinung weniger eine Funktionsbezeichnung
von „Tafelmusik" nach heutigem Verständ-
nis, sondern vielmehr eine exemplarische
Sammlung zeitgenössischer „Kammermu-
sik". Musikalischer Rang und europäischer
Geist dokumentieren sich in Telemanns illu-
strer Subskriptionsliste (eine Abbildung im
Begleitheft), in der selbstverständlichen Stil-
synthese aus französischen, italienischen und
deutschen Satzelementen sowie den Typen
instrumentaler Besetzung. Weil es sich also
um musikalische Quintessenzen, gewisserma-
ßen um Grundwahrheiten des instrumentalen
Ensemblesatzes der Epoche handelt, ist der
Profilierungsdruck für die Interpreten be-
trächtlich (immerhin weist der aktuelle Biele-
felder bis zu elf verschiedene Aufnahmen
einzelner Teile des Werkes auf).

Obwohl die „Musica Antiqua" natürlich
mit „authentischem" Instrumentarium spielt
(auf die vorsichtigere Terminologie der Eng-
länder „Period-Instruments" verzichtet man
von vornherein), läßt sich über das Klangbild
nur Positives sagen. Kaum eine Spur jener
akustischen Militanz und Rauheit aus der
Frühzeit der Bewegung, die sich mit unserer
geistigen Anteilnahme als Hörer und der fi-
nanziellen als Käufer inzwischen in die Nähe
musikalischer Standards emanzipiert hat. wie
wir sie aus unserem Jahrhundert gewöhnt
sind und wie sie durch unsere HiFi-Industrie
mit einer technischen Raffinesse sonderglei-
chen zu unverzichtbaren Errungenschaften,
ja ästhetischen Normen musikalischen Ge-
nusses erhoben wurden. Makelloses Ensem-
blespiel, luzide Transparenz und genaue
Klangbalance beeindrucken. Gerade letztere
ist zwischen dem heiklen Klangspektrum der
Barockoboen und den tiefen Streicherregi-
stern (dritter Teil, Ouvertüre) oder Trompete
und Ensemble (zweiter Teil, Suite) nicht so
mühelos zu verwirklichen, wie es scheint.

Auch jene unauffällige, stets knapp an der
Hörbarkeitsgrenze angesiedelte, gleichwohl
essentielle Präsenz des Continuo-Cembalos
muß hervorgehoben werden. In Live-Konzer-
ten mit alten Instrumenten ist solches Gelin-
gen so selten, daß man hier, ob man will oder
nicht, auf die Leistungen der Studio-Klangre-
gie aufmerksam gemacht wird. Hier entsteht
ja heute unser musikalisches Weltbild, kaum
im Konzert oder am Klavier.

Aber von dieser Ästhetik bleibt die musika-
lische Interpretation nicht unberührt. Extre-
me Kontraste zwischen den verschiedenen
Satzaffekten kennzeichnen den Stil, so in der
ersten Ouvertüre zwischen „Lentement" und
„Vite" oder der tänzerisch beschwingten
Höchstleistung im „Vivace" des Quatuors (er-
ster Teil) und dem unsäglich larmoyanten
Durchhängen des folgenden „Grave". Das
elegisch zerdehnte Melos im „Affetuoso" des
Trios (erster Teil, CD 2, Nr. 1) wirkt nicht als
Abbildung realer Affekte, sondern wie deren
artifizielles, sentimentales „Als-ob". Selbst
das „Air" der ersten Suite (CD 1, Nr. 6) beein-
druckt nicht durch ein melodisches Kontinu-
um, sondern höchstens mit ebenso radikalem
wie geschmäcklerischem Abphrasieren bei je-
der Gelegenheit. Jeder Auftakt eine Beschwö-
rung, jedes Phrasenende ein virtuoser Salto.
Daß dennoch - neben den Solodialogen zwi-
schen Traversflöte und Cembalo bzw. Conti-
nuo in Nr. 5 (erster Teil, CD 2. Nr. 5-8) -
gelegentlich natürlicher konzertanter Glanz
aufkommt (wie im „Allegro" des „Concerts",
Teil 1), ist bei so viel virtuosem Aufwand nur
recht und billig. Aber sein Zerfall in surreali-
stisches, gläsernes, fünffaches „Piano"-Pa-
thos vor der Reprise des Anfangs ist ästheti-
sche Alchemie des Synthesizer-, Laser- und
Digitalzeitalters, genau wie die schmachten-
den Schwellton-Ritardandi des konzertieren-
den Violoncellos. Es weiß nichts vom fließen-
den Duktus polyphoner Linienkunst, die zwar
organisch pulsiert, aber nicht durch Takt-
grenzen gestaut und parzelliert wird. Sätze
wie die „Rejouissance" aus der ersten Suite
(CD 1, Nr. 2) gleichen hochvirtuosen Schat-
tenrissen der eigentlichen Musik, zwar von
enormem Raffinement und beträchtlicher Ex-
otik, aber doch als hyperstilisierte Abstrak-
tionen der realen Kiangerfahrung.

Flüchtig stellt sich die bange Frage ein, ob
sich hinter solch elaborierten Artefakten ein-
mal menschlicher Herzschlag, Leidenschaf-
ten, Gefühle verbergen konnten. Oder ob hier
nicht doch eher ein Beleg dafür vorliegt, wie
eine aufblühende Renaissance (nämlich die
der Aufführungspraxis Alter Musik) unverse-
hens in den Manierismus einer Spätzeit (näm-
lich der unseren) umschlägt. KlausP. Richter
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Gefühl und
Sinnlichkeit
der Renais-
sance wieder-
entdeckt.

Wert, Siebentes Madrigalbuch: The
Consort of Musicke, Anthony Rooley;
Virgin/BMG-Aiiola CD 259 585-231
(WD:57'56")DDD
Aiifnahmedatum: 1988
Klangbild: Transparent, fein abgestufte
Dynamik, hervorragende Raumwir-
kung.
Fertigung: Tadellos.

Der aus Flandern stammende Giaches de
Wert verband die niederländische Satz-
kunst mit der weichen Kantabilität und

der verschmelzenden Klanglichkeit des italie-
nischen Stiles. Dies zeigt die Einspielung des
siebenten Madrigalbuches durch Rooleys
Consort of Musicke auf einprägsame Weise.
Die Sänger seines Ensembles passen nicht nur
homogen zusammen, was das Timbre ihrer
Stimmen betrifft, sondern sind auch als Soli-
sten erstaunlich gut. Sie beherrschen die
Stimmkultur der Renaissance, also die Klar-
heit, Flexibilität und deklamatorische Schär-
fe, die hier gefordert sind. Die virtuose Verzie-
rungskunst, die sie sich angeeignet haben,
stellen sie nicht in den Vordergrund. Vielmehr
setzen sie die Verzierungen als schattierungs-
reiches Ausdrucksmittel ein, wie es auch in
der damaligen Zeit gefordert wurde. Sie be-
gnügen sich nicht mit einer gleichsam nackten
Analyse dieser Musik, sondern entdecken ihre
außergewöhnliche Sinnlichkeit. Ihnen gelingt
es so, das Fühlen, das in Werts Musik und in
den von ihm vertonten Texten eingefangen ist,
dem heutigen Hörer zu vermitteln.

Das Madrigal war eng mit der Dichtung
verbunden. Wert vertonte im siebenten Ma-
drigalbuch Texte von so bekannten Dichtern
wie Tasso, Ariosto, Petrarca und Guarini.
Rooley fängt mit seinem Ensemble jeweils
sehr prägnant den Charakter der Texte ein,
etwa die Trauer in Tassos „Giunto alla tom-
ba" oder das Aufblühen der Natur in „Vaghi
boschetti". Wer die Texte, die im Original und
in der Übersetzung beigefügt sind, beim Hö-
ren liest, kann durch diese Einspielung mehr
von der Renaissancekultur erfahren als durch
viele intellektuelle Abhandlungen.

Franzpeter Messmcr

NEUE MUSIK
im

Rundum miß-
lungen.

Barber, Knoxville - Summer of 1915,
Menotti, What a curse for a woman is a
timid man, Harbison, Mirabai Songs,
Strawinsky, No word from Tom; Dawn
Upshaw (Sopran), Orchestra of St.
Luke's, David Zinman;
Nonesuch/WEA CD 979187-2 (WD;
43'18")DDD
Aufnahmedatum: 1988
Klangbild: Natürlich, präsent.
Fertigung: Mangelhaft.

Die discographische Dokumentation her-
ausragender amerikanischer zeitgenössi-
scher Musik kann eine ernsthafte und

vielseitige Aufgabe sein. Gerade Nonesuch/
WEA hat das mit ein paar hervorragenden
Einspielungen (u.a. von Steve Reich) bewie-
sen. Was uns allerdings hier, zu insgesamt 43
Minuten zusammengestückelt, vorgelegt
wird, ist mehr als eine Zumutung. Komposi-
tionen, die auf amerikanischem Boden ent-
standen und französische (Barber), italieni-
sche (Menotti), russische (Strawinsky) oder
östliche Aspekte (Harbison) einbringen, wer-
den unter einem Motto verschiedener Alters-
bzw. Reifestufen addiert. Das Konzept er-
scheint jedoch nicht nur künstlich; eher
kommt der Verdacht auf, daß die beiden
kurzen Opern ausschnitte von Menotti (aus
„The Old Maid and the Thief") und Strawin-
sky (aus „The Rake's Progress") nur beigefügt
sind, um den beiden musikalisch ebenso lauen
wie seichten 15-Minuten-Stücken von Barber
und Harbison zu einem annehmbaren und
produktionsfähigen Rahmen zu verhelfen.

Der zusätzliche Anspruch, ein Porträt der
Sopranistin Dawn Upshaw zu liefern, kann
dabei ebenso wenig erfüllt werden; die zu-
meist müde wie belanglose Monotonie der
Musik gibt ihrer angenehmen Stimme nur
geringe Entfaltungsmöglichkeiten. Die (abge-
iehen von Strawinsky) uniforme Tempera-

mentlosigkeit der Kompositionen steht im
crassen Widerspruch zu einer Facette von

Temperamenten, die gerade das gesetzte The-
ma der Altersstufen induzieren könnte. Trotz
dieser problematischen Vorbedingungen
lann jedoch festgestellt werden, daß es auch

der Sängerin an Biß, an Konturschärfe und
nnerer Spannung mangelt. Wenn dann noch

dazu kommt, daß die Codierung der CD falsch
st (und zwar beim ersten wie beim zweiten,

neu angeforderten Exemplar), dann dürfte die
Klassifikation dieser Schallplatte als „Flop"
noch höflich sein.

Hans-Christian von Dadelsen

Der Avant-
garde treu
geblieben.

Ferneyhough, La chüte d'Icare für Klari-
nette und kleines Ensemble, Superscrip-
tio für Piccolo solo, Intermedio alla ciac-
cona für Violine solo, Etudes transcen-
dantales für Sopran und Instrumente
(nach Texten von Ernst Meister und
Alrun Moll), Mnemosyne für Baßflöte
und Tonband; Armand Angster (Klari-
nette), Harrie Starreveld (Flöte), Irvine
Arditti (Violine), Brenda Mitchell (So-
pran), Nieuw Ensemble, Ed Spanjaard;
Etcetera/Helikon CD 1070(WD: 62'24")
DDD
Aufnahmedatum: 1988/89
Klangbild: Gut; Sopran stellenweise et-
was undeutlich.
Fertigung: Einwandfrei; die abgedruck-
ten Gedichttexte enthalten einige
Fehler.

Von den „Zurück zu "-Strömungen der so-
genannten „Postmoderne" und ihren anti-
intellektuellen und regressiven Beimen-

gungen ist das Schaffen des zur Zeit in San
Diego (Kalifornien) wirkenden Engländers
Brian Ferneyhough (Jahrgang 1943) unbeein-
druckt. Struktur, Klangfarbe und auch die
Textbehandlung mit ihren weiten dynami-
schen und artikulatorischen Spannen sogar
innerhalb einer Silbe suchen den Kontakt
zum mitgehenden und mitdenkenden Hörer.
Expressiv wirkt diese Musik auf einer sophi-
stizierten Ebene; direkte Unmittelbarkeit ist
nicht ihre Sache. Im Mittelpunkt dieser Edi-
tion als Komponistenporträt stehen die fast
halbstündigen „Etudes transcendantales",
die mit Liszt aber auch nur diesen Titel
gemeinsam haben. Sie treiben die ohnehin
schon hermetische Lyrik Ernst Meisters und
Alrun Molls in noch tiefere Schrunde unzu-
gänglicher Ausdrucksgewalt vor, eine tat-
sächlich fast „transzendentale" Klangrede.

Alle Stücke auf dieser Platte sind Teile
eines größeren zyklischen Werkes, der „Car-
ceri d'Invenzione", einer Anspielung auf die
„transzendentalen" Raumvisionen des italie-
nischen Barockmalers Piranesi, dem sich Fer-
neyhough in gewisser Weise ästhetisch ver-
bunden fühlt.

Die Interpretationen des Nieuw Ensemble
und der Solisten sind untadelig; nur läßt die
Artikulation und auch die Idiomatik Brenda
Mitchells einige Wünsche offen - selbst ein
teilweise phonetisierter Text sollte doch ver-
ständlich sein. Dazu aber hätte sie auch aku-
stisch mehr im Vordergrund postiert werden
müssen. Hartmut Lück
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Absurd-
phantastische
Innenwelten.

Adriana Hölszky, .. .es kamen schwarze
Vögel, Monolog. Vampirabile, Kommen-
tar für Lauren; Dietburg Spohr (Stimme
und Pauke), Vokalensemble belcanto,
Instrumentalensemble der Hochschule
für Musik und Darstellende Kunst Stutt-
gart, Dietburg Spohr;
Aulos/Koch-Schwann CD 66013 (WD:
49'23")DDD
Aufnahmedatum: 1986, 1988
Klangbild: Sehr transparent.
Fertigung: Einwandfrei.

E ine Frau durchblättert gelangwcilt die Zei-
tung. Die Schlagzeilen lassen wirre, absur-
de Assoziationen in ihr entstehen. „Mono-

log" heißt der lapidare Titel dieser Collage aus
Zeitungsausschnitten von Adriana Hölszky,
einem exaltierten Monolog allerdings, bei dem
Außen und Innen ineinander übergehen, bei
dem die Innenwelt zur Außenwelt expandiert
und die Außenwelt sich in die kaum mehr
zugänglichen Nischen der Innenwelt einni-
stet. Diese Außenwelt ist voller Schatten.
Skurrilitäten, bizarrer Vorstellungen. Das Fa-
tale im Alltäglichen, der Schrecken hinter der
Fassade, die schaudernden Abgründe hinter
dem Gesicherten - das ist die Welt, die Adria-
na Hölszky ausbreitet.

Alle Werke dieser jungen, in Bukarest und
Stuttgart ausgebildeten Komponistin (und
Pianistin) leben im bleiernen Hauch des Ent-
setzens, im letzten Atem vor dem Ersticken, in
dem sich noch einmal ganz absurd-phantasti-
sche Innenwelten öffnen, j a aufzwingen: keine
Musik zum Einschlummern somit, auch wenn
das belcanto-Ensemble dies durch seinen Na-
men suggerieren mag. Statt des schönen Ge-
sangs werden alle klanglichen, auch sugge-
stiv-aktionistischen Möglichkeiten der
menschlichen Stimme ausgeforscht, gar per-
kussive Elemente einbezogen - ein Kaleido-
skop sich überbietender Einfälle.

Eine ähnlich dekomponierende, auflösende
Textbehandlung zeigt der „Kommentar für
Lauren" für Sopran, acht Bläser und Schlag-
zeug (von 1978). Der Titel dieses „Kommen-
tars" ist der Kommentar selbst, der Inhalt ist
die Entfaltung seines Titels, der Text besteht
aus nichts als den Auffaltungen seiner Phone-
me; ein komplexes Wechselspiel von Innen
und Außen, von Introversion und Exaltation,
von präzis Artikuliertem und scheinbar frei
Assoziiertem, abwechslungsreich und span-
nend wie das Leben selbst, dessen latente
Schattenseiten Adriana Hölszky hier vor-
führt. Lothar Mattner
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Donizetti, Imelda de' Lambertazzi (Ge-
samtaufnahme in italienischer Sprache);
Floriana Sovilla (Imelda), Diego D'Auria
(Lamberto), Fausto Tenzi (Orlando), An-
drea Martin (Bonifacio), Gastone Sarti
(Ubaldo), Chor und Orchester der Radio-
televisione della Svizzera Italiana, Marc
Andre ae;
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Fertigung: Einwandfrei; fundierter Ein-
führungstext und Libretto jeweils italie-
nisch und englisch.

Es besteht in der Donizctti-Forschung Ei-
nigkeit darüber, daß der Komponist mit
„Anna Bolena" (1830) seinen eigenen Stil

gefunden und die Zeit seiner künstlerischen
Reife begonnen hat. Das kurz vorher entstan-
dene, angeblich in nur wenigen Tagen herun-
tergeschriebene Melodrama „Imelda de' Lam-
bertazzi" wird dagegen in der einschlägigen
Literatur kaum - und wenn, dann nur mit ein
paar abschätzigen Sätzen - erwähnt. Einzig
der Donizetti-Biograph William Ashbrook
hebt hervor, daß es sich dabei um das origi-
nellste Werk vor „Anna Bolena" handle. Die
vorliegende Ersteinspielung gibt ihm Recht.

Nur wenige Monate nach der Romeo und
Julia-Vertonung seines Rivalen Bellini gestal-
tete Donizetti mit der „Imelda" eine Variante
des unsterblichen Stoffes. Sein Librettist Tot-
tola erzählt vor dem Hintergrund des histori-
schen Kampfes zwischen Guclf en und Ghibel-
linen die Geschichte einer Familienfehde, die
das Glück zweier Liebender zerstört. Bonifa-
cio Geremei, mit der Tochter seines Feindes
Lambertazzi heimlich verbunden, wird vom
Bruder der Geliebten mit einem vergifteten
Schwert getötet. Imelda saugt das Gift aus
seiner Wunde und vereint sich mit ihm im
Tode. Der unversöhnliche Vater verstößt die
Sterbende. Ein Melodram, das Elemente von
Verdis „Macht des Schicksals" vorwegnimmt
und für eine Oper der romantischen Ära
ungewöhnlich realistisch ist.

Neben der nie versiegenden Fülle melodi-
scher Einfälle beeindruckt die kluge Ökono-
mie des Werkes, in dem sich Arien und Ensem-
bles wirksam abwechseln. Doch auch der
traditionelle Aufbau der Soloszenen - Szene,
Arie und Cabaletta - wird mit dramatischem
Sinn erfüllt. Donizetti rückt deutlich ab von
der virtuosen Gesangsoper Rossinis und weist
auf das neue Musiktheater Verdis voraus. Daß
der Liebhaber ein Bariton ist, sein Widersa-
cher aber Tenor - keine Seltenheit übrigens in
Donizetti-Opern! — hat keine vokaldramatur-
gischen Gründe. Für die Premiere in Neapel
stand der große Bariton Antonio Tamburini
zur Verfügung, der entsprechend seinem Ran-
ge bedient werden mußte.

Die künstlerische Qualität dieser Erstein-
spielung ist mehr als respektabel. Zunächst
fällt angenehm auf, daß weitaus sauberer und
differenzierter musiziert wird als in den ande-
ren Neuaufnahmen der Nuova-Era-Reihe.
Das liegt nicht nur daran, daß das Orchester
der italienischen Schweiz höheren Ansprü-
chen genügt als die meisten italienischen Pro-
vinzorchester, sondern auch an einer offen-
sichtlich gründlichen Vorarbeit durch den
Dirigenten Marc Andreae, der auch mit den
durchweg sehr jungen Sängern sehr sorgfältig
und sachkundig gearbeitet hat. Daß Andreae
diesen Donizetti eher bedächtig als drama-
tisch pulsierend interpretiert, kann ange-
sichts solcher Vorzüge hingenommen werden.

Mit Floriana Sovilla steht für die Titelrolle
eine sehr charaktervolle und ausdrucksstarke
Stimme zur Verfügung, die den Ansprüchen
der Partie auch in dramatischer Hinsicht
gerecht wird- Der junge Argentinier Diego
D'Auria (Lamberto) führt sein bildschönes,
wenn auch noch begrenztes Material mit Ge-
schmack und Phantasie. Bleibt zu hoffen, daß
er sich in Ruhe entwickeln kann und nicht
frühzeitig auf dem großen Markt verschlissen
wird. In der Tamburini-Partie des Bonifacio
weiß Andreas Martin durch selbstbewußtes
Agieren und kluge Gestaltung gesangstechni-
sche Mängel und die nur mittelprächtige
Stimmqualität geschickt zu überspielen. Die
Aufnahme wahrt den Charakter eines konzer-
tanten Live-Mitschnitts, ohne daß Nebenge-
räusche störend ins Gewicht fielen.

Ekkehard Pluta
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