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Bernhard Kontarsky, Pierre Stoll;

Cybelia/Le Conaisseur 676 (1 S 30)
Aufnahmedatum: (P) 1985 e
Klangbild: Etwas flach und uncharakteristisch.
Fertigung: Zufriedenstellend.

Ganz erschlieBt sich das Konzept der Heraus-

geber aus den vorliegenden Einspielungen

(und auch aus den vorangegangenen mit den

Schwerpunkten Francaix, Roussel und Ravel)

noch nicht. Will man sich unter der Uberschrift

Franzosische Musik des 20. Jahrhunderts® auf

relativ unbekannte Werke mit impressionisti-

schen und vor allem neoklassizistischen Ziigen

stiirzen? Blickt man da schon vorab auf Ziel-

gruppen der Kiufer, anstatt der Erstellung einer

reprasentativen Dokumentation den Vorzug zu

geben? Manches deutet darauf hin. so etwa das
Dominieren von Jean Frangaix. Sein salopper
Kompositionsstil gibt bisher gleichsam die
Marschrichtung an. Man wird sich die Serie —
zumindest ihrer jetzigen Gestalt nach — also nicht
anschaffen, um ein reprisentatives Bild der
franzosischen Musik unseres Jahrhunderts zu
bekommen (wie dies fiir die deutsche Nach-
kriegsmusik durch die Dokumentation des
,Deutschen Musikrats* z.B. der Fall ist). Es
heiBt zu sondieren, in welchen Fillen interessan-
te Aspekte franzosischen Musikschaffens auf-
tauchen.

Bei den beiden Gitarrenkonzerten von Jacques
Bondon ist dies ganz gewif} nicht der Fall. Die
Konzerte des 1927 geborenen Sudfranzosen sind
wenig mehr als fade Aufgiisse neoklassizistischer
Tradition, langweilige Elaborate, die auf ein
Unterhaltungsorchester  hinschielen.  Etwas
geistreicher sind demgegeniiber die beiden Kon-
zerte von Jean Francaix (Klarinettenkonzert und
Fagottkonzert), doch reichen sie kaum an dicf
besten Arbeiten dieses Komponisten heran. Bei
diesen beiden Platten ist die Anschaffung wohl
kaum lohnend. Mehr Esprit hat die Platte mit
Kammermusik von Frangaix und Milhaud (Kla-
rinettenquintett bzw. Suite). Hier zeigt sich —vor
allem im Werk von Milhaud - spritzige Erfin-
dung und souverdne Fihrung der Stimmen.
Neue Aspekte fiir das Schaffen der beiden
Komponisten tun sich aber auch hier nicht auf.

Erfreulicher sind die Veroffentlichungen auf den
anderen drei Platten. Eine ist dem 1867 gebore-
nen Charles Koechlin, Schiiler von Massenet
und Fauré, gewidmet. Die beiden Sonaten, vor
allem aber die Violinsonate, weisen Koechlin als
einen sensiblen und introvertierten Musiker aus,
der stille und empfindsame Tone bevorzugt.
Mindestens ebenso begriifenswert sind die Ein-
spielungen zweier Orchesterstiicke von Albert
Roussel und Vincent d'Indy. Es handelt sich um
zwei relativ unbekannte Tondichtungen, die um

das Jahr 1905 geschrieben wurden. Beide Kom-
positionen zeugen von einer breiten Palette
impressionistischer Ausdruckstechniken, vor al-
lem d’Indys Tondichtung ,Ein Sommertag in
den Bergen* (und hier besonders der erste Satz)
darf zu den versiertesten Partituren dieser Zeit
gezihlt werden.

Die letzte Platte mit einer Gemeinschaftskom-
position aus kurzen Charakterstiicken und zwei
Arbeiten von Satie und Milhaud hilt demgegen-
iiber kaum, was man sich eventuell beim Uber-
blicken der Komponistennamen verspricht. Ori-
ginell ist allein die Fanfare von Ravel, ein
Musikstiick von 12 Minuten Dauer, mit eigen-
willig skurriler Wirkung. Die anderen Beitrige
sind nette Gelegenheitsstiicke. Auch Saties ,,Le
Poisson Reveur®, zudem instrumentiert von Ro-
bert Caby, zihlt wohl kaum zu den interessante-
sten Werken dieses Komponisten. Es macht
einen undifferenzierten und verwaschenen Ein-
druck.

Vorzuwerfen wire der Reihe iiberdies, daf3
hiufig der Aspekt des Dokumentarischen unter-
belichtet bleibt. Entstehungsdaten z.B. finden
sich nur sporadisch, ebenso entfallen Einord-
nungsversuche der vorgestellten Arbeiten in das
Gesamtwerk des jeweiligen Komponisten. Bei
einer Reihe, die sich selbstbewuf3t ,,Franzosische
Musik des 20. Jahrhunderts* tituliert, wire dies
zu erwarten gewesen. Reinhard Schulz

Ein zentrales Werk des 20. Jahrhunderts
in vorziiglicher Interpretation.

rigkeiten gibt. Die vom Komponisten gebilligte
ofreie Ubertragung® ins Deutsche von Hans
Reinhart ist in Bezug auf den Text des Erzéhlers
sehr viel ausfiihrlicher als das franzosische Origi-
nal, so da es schon sein besonderes Recht hat,
die deutsche Version einzuspielen.

Die Aufnahme ist rundherum gelungen. Die
Interpreten scheuen weder die bisweilen plaka-
tiv wirkende Grellheit noch die ungehemmt
sentimentale SiiBe bestimmter Teile der Parti-
tur, versuchen vielmehr, jeder Passage zu geben,
was ihr gebiihrt. Hochstens der schlanke Chor-
klang der Frankfurter Kantorei, der man die
Schule von Kurt Thomas, ihrem Griinder, deut-
lich anmerkt, paBt vielleicht nicht ganz ins allge-
mein ippige und von Sinnlichkeit geprigte
Klangbild. Die 27 Musiknummern, die durch die
Unterschiedlichkeit ihrer Funktionen, Beset-
zungen und Stile ein hochst buntes und abwechs-
lungsreiches Bild bieten, werden durc_h Qen
Erzihler zusammengehalten, dem somit eine
wesentliche Aufgabe fiir die Einheit des Ganzen
zukommt. Die grofBe, sich nie auf bloBe Bericht-
erstattung zuriickziehende, vielmehr haufig pro-
phetenhaft-volltonende ~ Stimme  Wolfgang
Reichmanns ist von solcher Unverwechselbar-
keit und Intensitit, daB die Einheit als Selbstver-
standlichkeit erscheint. Man wiinscht der Auf-
nahme eine weite Verbreitung, nicht zuletzt im
Interesse Honeggers, dessen Schaffen hierzulan-
de unterreprasentiertist. Egon Voss

HONEGGER, Konig David (Sinfonischer
Psalm in drei Teilen nach dem Drama von René
Morax); Pamela Coburn (Sopran), Cornelia
Kallisch (Alt), Hans Peter Blochwitz (Tenor),
Wolfgang Reichmann (Erzihler), Lola Miithel
(Hexe von Endor), Frankfurter Kantorei, Colle-
gium musicum Freiburg, Wolfgang Schifer;
Christophorus SCK 70368 (2 S 30) Digital
Aufnahmedatum: (P) 1985

Klangbild: Klar und transparent, leider durch
etwas zuviel Hall geringfiigig eingeschréinkt.
Fertigung: Gut, hie und da leichtes Knistern.

D aB dieses Werk in deutscher Sprache aufge-
nommen wurde, ist einerseits gewil ein
Nachteil; denn die Ubersetzung kann Diktion
und Tonfall des franzdsischen Originals selbst-
verstiandlich nicht wiedergeben. Andererseits
besteht der Vorteil einer deutschsprachigen Auf-
nahme in diesem Falle nicht nur darin, daf es fiir
den deutschen Horer keine Verstindnisschwie-

sy $ Arthur Honegger o z«

ONig”™
David

in drel Teilen
1t Reng Morax

Oper

COMPACT
@ @ﬂ@@ Qualititvolle Erstaufnahme.

DIGITAL AUDIO

BLOMDAHL, Aniara (Weltraumoper, Ge-
samtaufnahme in schwedischer Sprache); Lena
Hoel (Die blinde Poetin), Viveka Anderberg
(Daisi Doody), Erik Saeden (Mimarobe), Jerker
Arvidson (Chefone), Bjorn Haugan (Cheftech-
niker 1, Der Blinde), Stefan Parkman (Chef-
techniker 2), Mikael Samuelson (Cheftechniker
3) u.a., Radiochor Stockholm, Jan-Ake Hille-
rud, Schwedisches Radiosinfonieorchester, Stig
Westerberg;

Caprice/Disco-Center 2 CD 22016/1-2 (WD:
101’ 18")

Aufnahmedatum: 1985

Klangbild: (CD) Auf heutigem Standard, rdum-
lich.

Fertigung: Platte 1 des Besprechungsexemplares
wird nicht von jedem CD-Spieler angenommen;
ausfiihrliches Beiheft ohne deutschen Text.

Ihr hoher Informationswert laBt diese Einspie-
lung als eine willkommene Katalogbereiche-
rung erscheinen. Mit ihrer Hilfe vermag man sich
von der wohl ersten Weltraum-Oper, die ja
lingst wieder von den Biihnen und aus dem
Blickfeld der Opernbesucher Vcrschwundep ist,
annihernd ein Bild zu machen. Vor einem
Vierteljahrhundert war diese ,,Revue vom Men-
schen in Zeit und Raum* mit Begeisterung und
Widerspruch, jedenfalls mit Interesse am Thema
und nicht ohne Verbliffung aufgenommen wor-
den. Der Urauffithrung (1959) folgten in Stock-

holm weitere 108 Vorstellungen, deutsche Erst-
auffihrung war 1960 in Hamburg, 1963 zog
Darmstadt nach.

Das Raumschiff ,, Aniara* soll achttausend Men-
schen vom strahlenverseuchten Planeten Doris
(offenbar gemeint: die Erde) zum Mars evaku-
ieren, kommt aber vom Kurs ab, irrt ohne
Aussicht auf Rettung durch die MilchstraBe. Die
Assoziation zwischen der unendlichen Weite des
Weltraums und der Ode in den Seelen dieser
Menschen erscheint als ein gedanklicher Ansatz-
punkt des Werkes. Auswiichsen wie Gotzenver-
ehrung, irrem Geschrei und brutaler Unterdriik-
kung sind kontrastierend Gegenpole gegeniiber-
gestellt: Eine blinde Poetin, die hoffnungswek-
kend eine Himmelsstadt erschaut, die Pilotin
Isagel, als Sinnbild himmlischer Schonheit apo-
strophiert. Alles in allem umgibt diese noch
lebenden Leichen in ihrem stihlernen Sarg mit
Kurs in die Unendlichkeit eine duBerst triste
Atmosphire. Songs voll musikalisch verbramter
Triebhaftigkeit und vom Jazz inspirierte Rhyth-
mik dienen dem sprichwortlichen Tanz auf dem
Vulkan.

»Aniara“ ist laut Blomdahl eine Ideenoper ohne
Philosophie. Ideenoper, weil sie vorausdenkt,
weil sie eine Spielart jener weltumspannenden
Katastrophe vor Augen fiihrt, die schon zu
keimen begonnen hat. Ideenoper vielleicht auch
wegen ,,Mima*“: Das geheimnisvolle, rétselhafte
Herz des Raumschiffs, sein Antrieb und sein
Navigationsinstrument zugleich, ein Produkt der
hochstentwickelten Technik, dem Vermenschli-
chung widerfihrt, da es iber eigenes Wissen und
Gewissen, ja tiber eine Seele verfiigt. Verselb-
stindigung der Technik, ihre Verehrung als
Gottheit — ganz ohne Philosophie scheint es mir
also doch nicht abzugehen.

Die Musik war gewif} schon zur Zeit der Urauf-
fiihrung nicht sonderlich progressiv oder avant-
gardistisch. Sie.ist es heute um so weniger. Die
Mischung der Stilmittel mag man aber noch
immer interessant finden. Diinne, flichige Sphi-
renkldnge wechseln mit griffigen, elanvollen
Passagen von vitaler Klanglichkeit, Konventio-
nelles folgt auf gewollte Pseudo-Modernismen,

elektronische Klinge und Gerédusche verbinden

sich mit der pochenden Motorik des seelenlosen

Computer-Zeitalters. Ein biBchen Zwolftonerei

wechselt mit schlagerartigen Songs ab, irre Vo-

kalisen eines hochgetriebenen Soprans mit weit-

gehend normalem Operngesang, der freilich

iibliche Fachgrenzen negiert. Den Reiz dieser

Musik muB8 man in ihrem illustrierenden Ele-

ment und in der collagehaften Vielfalt suchen.

Drei vorproduzierte Tonbédnder (Mima-Tape

I-IIT) mit denaturierten und auch unveriinder-

ten Gerduschen und Gesprichsfetzen iber ei-

nem elektronisch aufbereiteten Untergrund mo-

gen zur Zeit der Urauffithrung noch recht unge-
wohnlich gewesen sein.
Die Wiedergabe ist vorziiglich, sowohl des Or-
chesters als auch der Singer wegen. Zwei hohe
Tenodre vollfithren eine waghalsige Gratwande-
rung, Jerker Arvidson charakterisiert imponie-
rend den Machtmenschen, der Veteran Erik
Saeden versteht sinnvoll zu deklamieren und
zeigt Personlichkeit. Mit etlichen extrem hohen
Passagen hitten auch andere ihre liebe Not.
Schwedisch und englisch informiert das Beiheft
in aller erdenklichen Ausfiithrlichkeit (dem deut-
schen Markt wird nicht Tribut gezollt). Beim
Abhoren findet man es beschwerlich, daf das
schwedische und das englische Libretto nicht
parallel abgedruckt sind, sondern jedes fiir sich.
Die Gliederung des Werkes auf dem Cover weist
acht Teile (meist Szenen) auf, aber nur sieben
Teilzeiten. Zugriffsmoglichkeiten fiir den Spie-
ler gibt es aber nur vier, wovon eine nicht mit der
Angabe iibereinstimmt. Wenn die Editoren nur
endlich begreifen wollten, daB durchdachtes
Présentieren nicht nur dem Kiufer, sondern in
einem schwierigen Fall wie diesem auch dem
Werk und dessen Verstindnis dienen wiirde.
Hermann Schonegger

@GOMPACY ; : / .
© D%@ Einzige Einspielung.

DIGITAL

BOIELDIEU, La Dame blanche (Gesamtauf-
nahme in franzosischer Sprache); Michel Séné-
chal (Georges Brown), Adrien Legros (Gave-
ston), Aimé Doniat (Dikson), Pierre Héral (Mac
Irton), Francoise Louvay (Anna), Jane Berbié
(Jenny), Germaine Baudoz (Marguerite), Or-
chestre Symphonique eut Choeur de Paris, Pier-
re Stoll;

Accord/TIS 2 CD DP 149501 (WD: 123'18"")
Aufnahmedatum: Sept. 1961

Klangbild: Der frithen Stereoepoche entstam-
mend, etwas dicht, doch unverfirbt, klarzeich-
nend und recht ausgewogen.

Fertigung: Platten ecinwandfrei; Beiheft eher
sparsam, Libretto ohne Ubersetzung.

D ie WeiBe Dame* von Boieldieu: Sofort fillt
einem die einschmeichelnde, dem Reiz des
Virtuosen verpflichtete Cavatine ein, ,Komm, o
holde Dame*“. Wohl jeder Opernfreund kennt
die populdre Aufnahme mit Walter Ludwig, so
mancher auch jene mit Rosvaenge oder die
einzige neuere von Belang auf Francisco Araizas
Plattendebut-Recital. Wem die Version von Mi-
chel Sénéchal noch neu ist, dem stehen Verwun-
derung und Staunen bevor: Staunen ob der

gesangstechnischen Reife, was Beweglichkeit,
Klangausgleich, gut sitzendes Piano und lebendi-
ge Dynamik dieses virtuos ins Falsett gleitenden
Charaktertenors anlangt; Verwunderung iiber
das penetrant klingende Forte und den Mangel
an lyrischer Qualitit und letztlich auch an
Stimmformat. Eine Fehlbesetzung, zwar auf
hohem Niveau, weil Sénéchal manche virtuosen
Anspriiche besser und priziser erfiillt, als ein
betorender, strahlender Tenor es vielleicht
konnte, aber jedenfalls eine Fehlbesetzung,
wenn man der Cavatine ihren rollenbeherr-
schenden Stellenwert belassen mochte.
Nicht nur des tenoralen Mankos wegen iiber-
rascht es, dieser Produktion von 1961 nun auf
CD zu begegnen. Immerhin aber stellt sie die
erste und einzige Gesamteinspielung dar, die
von Boieldieus Hauptwerk existiert. Es repri-
sentiert giiltig den urspriinglichen, das Drama
noch ausklammernden Typus der Opera co-
mique. ., Die Weile Dame* wartet zwar nicht mit
einer sonderlich originellen Story auf, im Libret-
to finden sich jedoch einige ergiebige Situatio-
nen. Der Musik, mit Arien, Duetten und Ensem-
bles gewiirzt, ist Schwung und Grazie eigen,
Kiinstlichkeit des Zierates ebenso wie delikate
Instrumentierung und melodischer Reiz. Dal3
man dies nach dem Abhoren iiberzeugt feststellt,
spricht fiir die Leistung des Dirigenten Pierre
Stoll. Im abgerundeten, komddiantisch orien-
tierten Ensemble finden sich u.a. der gut funk-
tionierende Sopran ohne Merkmale der tempe-
ramentvollen Francoise Louvay und die mit
persénlichem Timbre begabte Jane Berbié, die
elegant, witzig und pointiert die Sopranpartie
der Jenny singt. Versteifungen in der Hohe
gemahnen an die wahre Identitit dieser Mezzo-
Stimme.
Im Umgang mit dieser Edition lernt man die
sorgfiltige Prasentation deutscher CD-Herstel-
ler besonders schétzen. Ein willkiirlich zweige-
teiltes, knappes, im Schriftsatz uniibersichtliches
Beiheft enthilt zwar eine mehrsprachige Einfiih-
rung, aber nur den franzésischen Text und nicht
einmal die Besetzung. Inhalt der jeweiligen
Platte und die verschiedenen Einstiegsmdglich-
keiten sind nicht optimal gekennzeichnet. Das
Hantieren wird unnétig mithsam gemacht.
Hermann Schonegger

Die bisher beste Gesamtaufnahme der
Undine-Vertonung.

DVORAK, Rusalka, lyrisches Mirchen in 3
Akten (Gesamtaufnahme in tschechischer Spra-
che); Gabriela Benackova (Rusalka), Wieslaw
Ochmann (Prinz), Richard Noviak (Wasser-
mann), Vera Soukupova (Hexe), Drahomira
Drobkova (Fiirstin), Jindfich Jindrak (Heger),
René Tucek (Jéger), Jirina Markova (Kiichen-
Jjunge), Jana Jonasova, Daniele Sounova-Brou-
kova, Anna Barova (Elfen), Tschechischer Phil-
harmonischer Chor, Lubomir Matl, Tschechi-
sche Philharmonie, Viclav Neumann;
Supraphon/Ariola 302 445-445 (3 S 30) Digital
Aufnahmedatum: 1982/1983

Klangbild: Sehr klar, raumlich, offen, voll, pri-
sent.

Fertigung: Einwandfrei, ausgezeichnete Aus-
stattung.

Vergleichseinspielungen: Zdenek Chalabala
(Supraphon SUA ST 50440/3), Querschnitt: Ar-
thur Apelt (Ariola-Eurodisc Ar 201 599-250).

Genau zwei Jahrzehnte nach der bisher giilti-
gen Gesamtaufnahme ihrer Nationaloper
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Nr. 2 (nach und neben der ,,Verkauften Braut*)
haben die Tschechen Dvoidks ,,Rusalka‘ erneut
aufgenommen, diesmal in Digital — und das
Ergebnis ist schlicht tiberwiltigend in seiner
kiinstlerischen Geschlossenheit. Viéclav Neu-
mann nimmt Dvofdks wildromantische Oper
alles andere als riihrselig, sondern dirigiert die-
ses vorimpressionistische Mairchen sehr span-
nend, hochdramatisch und temperamentvoll. Er
setzt auf Kontraste und holt aus der Tschechi-
schen Philharmonie ein Optimum an Klangfar-
ben und Gestaltungskraft heraus: wie immer in
der slawischen Oper, so passiert auch hier das
innere Drama der handelnden Personen mehr im
Orchester als in den Gesangsstimmen, die eher
die duBere Handlung transportieren. Neumann
arbeitet die zarten, lyrischen Momente ergrei-
fend aus dem ansonsten sehr bewegten und
spannungsgeladenen Drama heraus. Hinrei-
Bend die Ténze und Folklore-Elemente dieser-
Musik, die von Véaclav Neumann schwungvoll
und rhythmisch-federnd ausmusiziert werden.
So macht er etwa das Nixenballett im ersten Bild
zu einer glitzernden, funkelnden Kostbarkeit —
so brillant und schon, wie ich es noch nie gehort
habe. Thm und seinem Orchester ebenbiirtig ist
die Rusalka der Gabriela Benackova, die die
Titelpartie mit einer Mischung aus lyrischem und
jugendlich-dramatischem Sopran gestaltet, da-
bei noch im Piano mit Toénen von seltener
Leuchtkraft. Ihr middchenhaft-silbernes Timbre
und ihre Gesangskultur machen die Benackova
zu einer Idealbesetzung fur diese schwierige
Partie. Wieslaw Ochmann singt den Prinzen mit
jlinglingshaft schlankem, hellem Tenor und ma-
kelloser Technik, zart und sensibel, in den
lyrischen wie ‘in den dramatischen Momenten
des Stiicks gleichermafien fesselnd. Richard No-
vék als Wassermann klingt bisweilen ein wenig
abgesungen, was der Aufnahme jedoch keinen
Abbruch tut, weil das zur Rolle pafit. Alle
anderen Solisten und der Chor sind in Bestform.
Ein Gliicksfall. Edmund Gleede

A AIFTSAS Spiites lyrisches Bekenntnis —
@Hg@ ein Ereignis.

DIGITAL AUDIO

TSCHAIKOWSKY, Yolanta (Gesamtaufnah-
me in russischer Sprache); Galina Wischnews-
kaja (Yolanta), Nicolai Gedda (Vaudémont),
Walton Groenroos (Robert), Dimiter Petkov
(.Le Roi René), Tom Krause (Ibu Hakia), Victo-
ria Cortez (Marthe), James Anderson (Almé-
ric), Tania Gedda (Brigitte), Colleen Gaetano
(Laura), Fernand Dumont (Bertrand), Groupe
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Vocal de France, Michel Trauchant, Orchestre
de Paris, Mstislaw Rostropowitsch;

RCA/Erato ZL 30 978 EX (2 S 30) Digital

2 CD 88 142

Aufnahmedatum: 1984

Klangbild: Direkt, aber etwas flach; Sanger stark
im Vordergrund, Live-Gerédusche.

Fertigung: Einwandfrei; dreisprachiges Textheft
ohne Singerinformationen.

schaikowskys letzte seiner zehn Opern, der

Einakter , Yolanta“ wurde im Jahr 1892
zusammen mit dem Ballett ,,Der NuBknacker* in
Petersburg zur Urauffithrung gebracht, in Ruf3-
land héufiger gespielt und sogar verfilmt, wih-
rend sie im deutschen Sprachraum zuletzt um die
Jahrhundertwende in Wien zur Auffiihrung
kam.
Die Schallplattenbegegnung mit dieser Oper
lohnt sich, ist sie doch tatsichlich — Tschaikow-
skys Absicht geméB — eine ,,Musik, die der Welt
Trénen entlockt®, ohne jemals sentimental zu
werden, eine Haufung von Harmonie und bli-
henden Lyrismen, ein Bekenntniswerk und Ver-
machtnis, das es wiederzuentdecken gilt.
Die knapp neunzigminiitige Handlung von der
blinden Prinzessin Jolanthe, die durch die Kraft
der Liebe zu Vaudémont sehend wird, hat
Tschaikowskys Bruder Modest nach einem
Stiick des danischen Dramatikers Henrick Herz
verfaft.
Im Pariser Salle Pleyel fand im Dezember 1984
eine konzertante Auffihrung unter der Leitung
von Mstislaw Rostropowitsch statt, deren Live-
Mitschnitt nun, als dritte Einspielung dieser
Oper, vorliegt. Erstmals gibt es dazu auch ein
deutsches Libretto.
Die Besetzung mit berithmten Namen, aber
inzwischen mehr oder weniger zur ,,alten Garde*
gehorenden Solisten, macht zunédchst skeptisch,
doch die Aufnahme belehrt eines Besseren:
Zwar merkt man an Intonationsschwankungen
der Wischnewskaja, daB diese Partie sehr an ihre
Grenzen geht, doch gestaltet sie die Yolanta so
beseelt, so mitreiBend, daB man wirklich gefes-
selt ist. Nicolai Gedda brilliert in jugendlicher
Frische, Tom Krause verstromt als orientalischer
Arzt Ibn Hakia Weisheit mit Wohllaut, Walton
Groenroos ist ein markiger Robert und einzig
Dimiter Petkov hat seinen Zenit bereits merklich
tiberschritten.
Die eigentliche Sensation aber ist Rostropo-
witsch, der die Partitur voll auslotet, in ihren
Lyrismen schwelgt und dabei eine Spannung
erzeugt, die das Publikum zu fast atemloser Stille
bannt; nur einmal, bei einer Bithnenmusik, hort
man Saalgerdusche, und dann am Ende, wenn
das Auditorium in tosenden Beifall ausbricht.
Rostropowitsch schafft es, dem Zuhorer die

Illusion zu vermitteln, den Mitschnitt einer sze-
nischen Auffithrung zu héren.

Eine Aufnahme, die zur Erweiterung des Tschai-
kowsky-Spektrums beitragt. Peter P. Pachl

Verschiedenes

© Verwisserte Sentimentalitit.

DICHTUNG UND MUSIK: Im Spiegel des
Wassers; Ditha und Manfred Schradi (Spre-
cher);

Christophorus SCGLX 74014 (1 S 30)
Aufnahmedatum: 1985

Klangbild: Sprecher nah, deutlich, Musik etwas
dumpf.

Fertigung: Keine Mingel.

DICHTUNG UND MUSIK: Jedem ist ein Haus
bereitet; Ditha und Manfred Schradi (Sprecher);
Christophorus SCGLX 74022 (1 S 30)
Aufnahmedatum: 1985

Klangbild: Klar, durchhorbar.

Fertigung: Ohne Mingel.

Diese beiden Schallplatten bringen abwech-
selnd Dichtung und Musik zu Gehér. Dabei
stehen die Texte — teils Lyrik, teils Prosa — in
losem inhaltlichen Bezug zum jeweiligen Oberti-
tel der Platte. Denn ,,Im Spiegel des Wassers* ist
ebenso viel- wie nichtssagend, und dal die
Wortbeitrage im Grunde beliebig sind, wird
beim Horen deutlich, denn hier geht es in erster
Linie um die Erzeugung einer sentimentalen
Stimmung. Unter dem Deckmantel des Tiefsinns
stellt sich eine verwisserte Riihrseligkeit ein.
Der fehlende innere Zusammenhang der — be-
deutungsschwanger gelesenen — Texte (aus der
Bibel, aus dem I Ging, E. Penzoldt u. a.) wird auf
zweierlei Weise kaschiert: Durch die jeweils
dazwischengeschaltete Musik und durch Mode-
ration. Insbesondere bei ,,Im Spiegel des Was-
sers“ wirkt die Musikauswahl wie ein leichte
Betiubung erzeugender Klebstoff: Die Lesung
des biblischen Schopfungsberichtes wird von
Vivaldis ,,Winter* grundiert, und im weiteren
Verlauf der Platte fehlen auch Elegie und Lar-
ghetto nicht. Die Moderation hat die Aufgabe,
den Horer durch gedankenschwere Uberlegun-
gen von einem Text zum néchsten zu fiihren und
so den Anschein einer Geschlossenheit zu er-
zeugen.
Die zweite Platte, ,, Jedem ist ein Haus bereitet*,
ist nach dem gleichen Rezept zubereitet. Bei den
Musikeinlagen handelt es sich hier durchgehend
um Gitarrenmusik der Renaissance, die mit ihrer
Klarheit und ,,Objektivitit“ der auch hier ver-
breiteten Beschaulichkeit entgegenwirkt. Auch
die Textauswahl ist einheitlicher: Wihrend man
bei ., Im Spiegel des Wassers* mit einer Melange
aus Bibeltexten, chinesischer Weisheit, Bert
Brecht u.a. konfrontiert wird, hat sich die Ver-
antwortliche hier auf Textmaterial europdischer,
vorwiegend deutschsprachiger Schriftsteller be-
schrinkt (Domin, Rilke, Nietzsche), offenbar
aber nicht viel Passendes zum Thema gefunden,
wie man an einigen belanglosen Gedichten und
Ausschnitten bemerkt. Die 6de Sentimentalitit
der beiden Platten ist iiberwiltigend.

Soren Meyer-Eller
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