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FONO-KRITIK

L

n^r) Tridentinische Solo-Performance.

VETTER, Missa Universalis (Obertonmesse);
Michael Vetter (Stimme, Mandala);
Wergo SM 1051 (1 S 30) DDA
Aufnahmedatum: 1985
Klangbild: Hell, präsent, gute Raumwirkungen.
Fertigung: Grundrauschen.

Keinerlei biographische Daten, wohl aber ei-
nen umfangreichen Text des Komponisten

zu seinem Werk bietet die Wergo-Platte mit der
„Missa Universalis" von Michael Vetter. In ihm
formuliert der Komponist, der laut Riemann-
Lexikon 1943 in Oberstdorf (Allgäu) geboren
wurde, sein ästhetisches Glaubensbekenntnis:
„Ich bringe mich zum Glauben, ich entfalte ihn
in mir, mich in ihm, ich erfülle das Wort mit
Leben, ich er-lebe es, ich schwinge mich ins Wort
hinein auf, ich erschwinge den Glauben..."
Dafür setzt Vetter lediglich die Anfangsworte
der einzelnen Messe-Abschnitte klanglich um -
also die Worte Kyrie, Gloria, Credo, Sanctus
und Agnus Dei. Das eine Wort wird jeweils in
seine phonetischen Bestandteile zerlegt, gleich-
sam atomisiert. Die einzelnen Vokale und Kon-
sonanten sind das Material, das von der Stimme
des Komponisten aufgenommen und verarbeitet
wird.
Den Untertitel „Obertonmesse" verdankt das
Werk den langsamen Tonveränderungen, die
gute Gelegenheit bieten, der Monodie durch
verschiedenartige Formung der Mundhöhle eine
Vielzahl von mitschwingenden Obertönen bei-
zugesellen. Sie ergeben zusammen mit einer von
Vetter gespielten Mandala streckenweise regel-
rechte Oberton-Klangwolken. Dieser Aspekt
des Werks vermag durchaus ästhetisches Interes-
se zu wecken. Sehr oft aber drängt sich der
Eindruck auf, daß hier bloß ein mit viel Narziß-
mus versehenes Bild von katholischen Kind-
heitseindrücken geschaffen wurde. Das repetiti-
ve Gemurmel und Gewispere erinnert zu sehr an
den von der Gemeinde abgewendeten Priester,
und das Kauderwelsch des Kirchenlateins, an die
Trance, in die man durch die Rhetorik der alten
Gebetsformeln geraten konnte. Vetters akusti-
scher Privatgottesdienst erscheint da als Hörku-
lisse des mit dem II. Vaticanum abgeschafften
tridentinischen Ritus. Für eine derartige Solo-
Performance mit ihren nostalgischen Selbstdar-
stellungswünschen aber den Titel „Missa Uni-
versalis" zu gebrauchen, ist doch ein wenig zu
„obertonreich". Bernhard Uske
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OPER

DIGITAL AUDIO
Mono als High-Tech.

BELLINI, Norma; Maria Callas (Norma), Ma-
rio Filippeschi (Pollione), Ebe Stignani (Adalgi-
sa), Nicola Rossi-Lemeni (Oroveso), Paolo Ca-
roli (Flavio), Rina Cavallari (Clothilde), Chor
und Orchester des Teatro alla Scala, Tiillio
Serafin;
EMI3 CD 7 47304 8 (WD: 162'10") ADD
LP 153-03565/67 M (3 M 30) AAA
Aufnahmedatum: 1954
Klangbild: Klinisch sauber und klar, sehr prä-
sent, ohne den Klangraum der LP.
Fertigung: Konzentriert-kompakter Callas-Auf-
satz nicht ins Deutsche übersetzt; gedankenlos
ediertes Beiheft; technisch ohne Mängel.
Vergleichseinspielungen: LP-Version Seraphim
(IC-6037); Callas/London 1952 (HRE 339).

D ie Dinge, durch die die Callas-Norma ganz
sicherlich in die Operngeschichte eingehen

wird... sind auf dieser Aufnahme in vollem
Umfang festgehalten... Von dieser Kassette
würde ich mich nicht trennen." Das steht auf
meiner Seraphim-Ausgabe als Zitat des berühm-
ten, sachkundigen und inzwischen geadelten
Kollegen Harold Rosenthal, dem Herausgeber
des englischen Magazins „opera". Als Rosenthal
diese Zeilen schrieb, war das Angebot an Live-
Mitschnitten noch nicht sehr groß. Sein Urteil
war weitgehend berechtigt. Erst als dann Jahre
später die Platten jener denkwürdigen Londoner
Aufführungsserie vom November 1952 erschie-
nen, konnten wir „Nachgeborenen" feststellen
und vergleichen: Live ist live! Daß das keine
Ideologie gegenüber den damals ja noch wesent-
lich „un-sterileren" Studioproduktionen ist, da-
für läßt sich auch der profundeste Kenner der
Callas-Stimme als Zeuge anführen: John Ar-
doin, der in der Neuauflage seiner „Biographie
durch Töne", richtig betitelt „The Callas Lega-
cy", nicht nur alle derzeit verfügbaren Callas-
Tondokumente analysiert, sondern natürlich al-
le offiziell greifbaren Gesamtaufnahmen. Auch
Ardoin plädiert eindeutig für die Londoner
Aufnahme; nicht nur, daß sich „die Callas" 1952
in bester stimmlicher Verfassung befunden ha-
be, vor den Studio-Mikrofonen habe sich eben
doch nicht jene besondere dramatische Span-
nung eingestellt.
So kommt in der nun auf CD erschienenen
Aufnahme die liebende gegenüber der gallisch-
kämpferischen Norma zu kurz. Das zeigt sich
schon in der Caballetta von „Casta diva", wo der
ganz und gar private Charakter ihrer Gedanken
nicht überzeugend stimmdarstellerisch umge-

setzt ist. Weitere Beispiele ließen sich aufzählen.
Bedauerlich ist weiterhin, daß die einstmals
große Ebe Stignani sich schon 1952 in der
Endphase einer langen Mezzo-Karriere befand-
und 1954 eine noch zwei Jahre ältere Adalgisa
ist. Ebenso kann Mario Filippeschi nicht die
Kraft von Mirto Picchi erreichen. Hingegen
beeindruckt mich Nicola Rossi-Lemeni in der
Studio-Aufnahme mehr als Vaghi in London.
Amüsanterweise ist das Beiheft mit drei Szenen-
fotos der Londoner Aufführungsserie ge-
schmückt: la Callas noch vor ihrer Abmage-
rungskur ... Mit dem Beiheft aber zu den Beson-
derheiten dieser CD-Edition. Leider ist das
Beiheft gedankenlos gesetzt. Die Wiedergabe-
dauer findet sich nur auf dem Kassettenkarton.
Die Aufnahme ist in 27 Nummern aufgeteilt,
doch stehen die nur im „Inhaltsverzeichnis",
nicht mehr im viersprachigen Textteil, wo man
sie oft auch benötigen würde. Dieser Textteil
bringt lieblos den einfach heruntergeschriebe-
nen Text - kein Absatz für die Szenenwechsel,
kein Wort zur dramatischen Situation. Im Zeital-
ter des Computersatzes ein bißchen wenig.
Schließlich markiert die CD-Edition aber eine
Wegmarke parallel zur Furtwängler-Edition.
Herausragende Mono-Aufnahmen kommen als
klanglich verbesserte - „digitally remastered" -

Versionen neu heraus. Ich habe mir meine LP-
Version teilweise notengenau parallel zur CD
angehört. Das Ergebnis erinnerte mich an das
Erlebnis mit den Toscanini-Neuausgaben in
Half-speed-Mastering: rauschfrei, kein Knacken
oder Knistern; aller Klang aber auch in einem
„klinisch sauberen" Raum. Die Stimmen klingen
für mich ein wenig steriler, als würde nicht
vorher geatmet und fehle den Tönen der natürli-
che Nachhall. Auf der LP wirkt der Gesamtklang
weicher - und (wohl aufgrund meiner Hörge-
wohnheiten) „natürlicher". Ist die CD-Callas
nun die „wahrere" Stimme? Vorläufig halte ich
es mit Rosenthal (siehe oben): Von meiner LP-
Kassette werde ich mich nicht trennen.

Wolf-Dieter Peter

DEITKKOMRVIMONÜI
MILMä-BERGOXa

UMIANSINIiERS
PilLlTOM

Die „Primadonna assoluta"
dominiert.

DONIZETTI, L'Elisir d'Amore (Gesamtauf-
nahme in ital. Sprache); Joan Sutherland (Adi-
na), Luciano Pavarotti (Nemorino), Dominic
Cossa (Belcore), Spiro Malas (Dulcamara),
(Maria) Casula Giannetta, Ambrosian Opera
Chorus, English Chamber Orchestra, Richard
Bonynge;
Decca 2 CD 414 461-2 (WD: 140'47") ADD
LP TIS SET 503/05 (3 S 30) AAA
Aufnahmedatum: 1970
Klangbild: (CD) Sänger zu stark im Vorder-
grund, Orchester etwas undifferenziert.
Fertigung: Einwandfrei.
Vergleichseinspielung: K. Ricciarelli, J. Carre-
ras/Orch. und Chor der RAI, Claudio Scimone
(Philips 412 714-1).

D ie Interpretationsweise dieser 16 Jahre alten
Aufnahme scheint allmählich aus der Mode

zu kommen. „Modernere" Opernaufführungen
konzentrieren sich nicht so sehr auf eine „prima-
donna assoluta", sie bevorzugen stattdessen eher
eine ausgeglichene Ensemble-Arbeit, eine pas-
sable Besetzung auch in den (gar nicht unwichti-
gen) Nebenrollen.
Wirkungsvolle Spitzentöne und Kadenzen mit
perlenden Koloraturen - diese hochvirtuose
Darstellung drängt sich manchmal zugunsten der
musikalischen Proportionen in den Vorder-
grund. Einerseits werden nämlich einige En-
semble-Szenen etwas umgestaltet, so wurde z. B.
im Quartett des zweiten Aktes Nemorinos Partie
teilweise gestrichen, am Ende der Szene „muß"
Joan Sutherland - entgegen der Partitur - ihr
hohes „C" mehrere Takte lang glänzen lassen.
Andererseits sind die Rollen des Belcore und
Dulcamara wahrscheinlich deshalb durch mittel-
mäßige Sänger mit substanzarmen Stimmen be-
setzt worden, damit selbst der geniale Humor in
der Rolle eines Dulcamara der Primadonna den
Erfolg nicht nimmt.
Gleichzeitig ist aber die Gesangskunst der
Sutherland derart überwältigend, daß man dabei
alle Mängel der Produktion vergessen kann. Die
vollkommene Klarheit der Melodieführung, die
mustergültige Plastizität der Phrasierung sind
weit mehr als nur eine artistisch ausgefeilte
Gestaltung. Vielleicht erscheint die Aufnahme
deswegen etwas veraltet, weil heutzutage solche
Sänger-Phänomene immer seltener werden?

Eva Pinter

o „Don Giovanni" aus Furtwänglers
Todesjahr.

MOZART, Don Giovanni (Gesamtaufnahme in
italienischer Sprache); Cesare Siepi (Giovanni),
Elisabeth Schwarzkopf (Elvira), Anton Der-
mota (Ottavio), Otto Edelmann (Leporello),
Walter Berry (Masetto), Elisabeth Grümmer
(Anna), Deszö Ernster (Komtur), Erna Berger
(Zerlina), Chor der Wiener Staatsoper, Wiener
Philharmoniker, Wilhelm Furtwängler;
EMI 153 EX 29 0667 3 (3 M 30) A DA
Aufnahmedatum: 1954
Klangbild: Optimal, gemessen am Alter der
Aufnahme.
Fertigung: Ohne Beanstandung.

• •

Über den Tondokumenten aus Furtwänglers
letzter Wirkungszeit lastet ein Verhängnis.

Schwindendes Hörvermögen, nachlassende
Konzentration machten dem Dirigenten mehr
und mehr zu schaffen, die Prägnanz und Dichte
früherer Interpretationen konnte nicht mehr
erreicht werden. Besonders deutlich läßt sich
dieses Verblassen einer künstlerischen Indivi-
dualität an den Tonaufnahmen der Salzburger
Festspiele wahrnehmen. Der „Fidelio" von 1948
war noch bester, echtester Furtwängler, das war
vom ersten bis zum letzten Ton packendes,
aufregendes Musiktheater. Im Jahr darauf wur-
de diese Intensität nicht mehr ganz erzielt. Und
um 1950 herum scheint die Krise eingesetzt zu
haben. Der „Don Giovanni" stammt aus der
allerletzten Phase, aus Furtwänglers Todesjahr
1954. Noch immer ist Größe, ist mächtiger Wille
zu spüren, doch es ist undenkbar, daß ein
Furtwängler im Vollbesitz der Kräfte so viele
Ungenauigkeiten und Tontrübungen hätte
durchgehen lassen. Die Tempi sind oft von
quälender Langsamkeit - und das ist für Furt-
wängler völlig untypisch, ist ein krasses Sym-
ptom der Spätzeit.

Mit diesen Einwänden soll nichts gegen die
Wichtigkeit der Veröffentlichung gesagt wer-
den, denn gesanglich hat das Oktett der Haupt-
rollen einige Höhepunkte zu bieten: Siepis Gio-
vanni, die beiden Donnas von Elisabeth Grüm-
mer und Elisabeth Schwarzkopf, Dermota er-
reicht mit dem Ottavio nicht ganz sein gewohntes
Format, Edelmanns Leporello besitzt stimmli-
che Härten. Die größte Überraschung bietet die
damals bereits 54jährige Erna Berger. Mit ju-
gendlich blühender Stimme zaubert sie ein Land-
mädchen von elfenhafter Zartheit hervor. Die
Zerline der Erna Berger ist der eigentliche
Trumpf der Aufnahme. Clemens Höslinger

Erste Stereo-Einspielung - ins-
gesamt kompetent.

VERDI, Attila (Gesamtaufnahme in italieni-
scher Sprache); Ruggero Raimondi (Attila),
Christina Deutekom (Odabella), Carlo Bergonzi
(Foresto), Sherrill Milnes (Ezio) u.a., Ambro-
sian Singers, John McCarthy, Royal Philharmo-
nie Orchestra, Lamberto Gardelli;
Philips 2 CD 412 875-2 (WD: 105'54") ADD
LP 6700 056 (2 S 30) AAA
Aufnahmedatum: 1972
Klangbild: (CD) Offen, präsent, unverfärbt,
transparent, räumlich.
Fertigung: Einwandfrei; viersprachiges Libretto.

D ies war die zweite Produktion der 1972 mit „I
Lombardi" gestarteten Reihe von acht Ge-

samtaufnahmen, die Verdi-Raritäten - fast
durchweg zum ersten Mal - repräsentativ und
auf zumindest gutem Niveau vorstellte. „Attila"
zählt gewiß zu den besten Resultaten dieses
verdienstvollen Unternehmens. Das liegt auch
an den Sängern, wenngleich nicht am Träger der
Titelpartie, dem damals noch kaum finsterer
Töne mächtigen Ruggero Raimondi. Der junge
Bassist hatte weder die Persönlichkeit noch den
Impetus, um Attilas angsteinflößendes Image zu
beschwören. Er war aber schon ein ausgegliche-
ner Sänger, der die Partie kraftvoll und ge-
schmeidig durchmaß, auch wirksam, und das
nicht nur wegen seiner sicheren Höhe. In man-
chen Momenten freilich erscheint er für den
Hunnenkönig fast zu elegant. Außerordentlich
vorteilhaft tritt Sherill Milnes in Erscheinung,
mit prachtvoll klingendem und klaglos funktio-
nierendem, unverwechselbarem Bariton. Auch
Christina Deutekom, die damals alle Welt über-
raschte, als sie vom Koloraturhimmel in die
Niederungen Verdischer Dramatik hinabstieg
(sogar als „Maskenball"-Amelia), kommt mit
der Odabella gut zurecht, weil sie den über-
durchschnittlichen Stimmumfang besitzt (ohne
indes durch wirklich kompakte Tiefe zu überzeu-
gen), weil sie am Rollenschicksal temperament-
voll Anteil nimmt und überdies gekonnt phra-
siert. Dieser „Attila" ist auch eine der besten
Aufnahmen Gardellis. Der Maestro, dem der
weniger bekannte Verdi am Herzen liegt, treibt
das ausgezeichnete Orchester und den vorzügli-
chen Chor zu Glanzleistungen an. Verve, Rhyth-
mik und überlegter Aufbau überzeugen an sei-
ner Verdi-Gestaltung nachdrücklich.

Hermann Schönegger
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