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Mal besser gefallen. Der „Lack" blätterte hier
vermutlich schon deswegen nicht ab, weil wir es
mit ,.Naturholz"L zu tun haben. Aufnahmetech-
nisch entspricht die Platte heutigen Ansprüchen.
Das Rezensionsexemplar wies teilweise Rum-
pelgcräusche auf. Wolfgang Wendel

Kl) Authentisch!

SCHNAUBELT, Concertino für Glasharfe und
Orchester, Petite impression. MOZART, An-
dantino in D-Dur KV 236, NAUMANN, Sonate
Nr. 8 in C-Dur, HOFFMANN, Gavotte in Es-
Dur, Scherzo Etoiles filanles in c-Moll, TOMA-
SCHEK, Fantasie e-MoIl; Bruno Hoffmann
(Glasharfe), Schwabisches Symphonie-Orche-
ster Reutlingen, Fred Schnaubelt;
FSM 53 235 EB (1 S 30)
Aufhahmedatum: 1982
Klangbild: Präsent und natürlich.
Fertigung: Ohne Mängel.

B runo Hoffmann ist einer der wenigen Spe-
zialisten für Glasharmonika oder Glasharfc.

einem Instrument, das seit 1830 in Vergessenheit
geraten ist; sein Name ist so etwas wie ein
Synonym für Glasharfe geworden. Fred Schnau-
belts Concertino für Glasharfe und Orchester,
1960 entstanden, ist ein ansprechendes Werk der
gemäßigten Moderne mit spätromantischem
Hintergrund. Schnaubelt versteht es, den beson-
deren klanglichen Reiz der Glasharfe mit den
Möglichkeiten und Klangfarben des Orchesters
phantasievoll zu verbinden, beispielsweise mit
flirrenden hohen Geigen, Flöten oder Englisch-
horn. Die Klangfarben der Glasharmonika kom-
men so - auch im Kontrast - wirkungsvoll zum
Einsatz und behaupten sich neben den häufigen
pathetischen Ausbrüchen des Orchester-Tutti.
Die übrigen Stücke sind durchweg reizvolle
Originalkompositioncn für Glasharfe solo, die
zum Teil (wie die dreistimmige Fuge von Toma-
schek) die Möglichkeiten dieses Instruments bis
an die äußerste Grenze ausschöpfen. Das Stück
von Tomaschek ist (1809) als Begräbnismusik für
die blinde Glasharmonika-Virtuosin Marianne
Kirchgeßner geschrieben worden.

Reinhard Müller

/TN Derzeit beste SchallplaMeneinspielung
\Q/ des Schumann-Konzertes-jedoch nicht

ohne deutliche Vorbehalte.

SCHUMANN, Konzert für Violine und Orche-
ster d-Moll, SIBELIUS. Konzert für Violine und
Orchester d-MoIl op, 47; Gidon Kremer (Violi-
ne), Philharmonia Orchester, Riccardo Muti;
EM! 1 C «67 1435191 (1 S 30) Digital
Klangbild: Sehr natürlich.
Fertigung: Oberflächenunruhen (leichtes Rau-
schen, Rumpeln).

Die vorliegende Einspielung des Schuinann-
schen Violinkonzertes hat mich mit einer

Intensität getroffen wie kaum eine andere
Schallplattenproduktion der letzten Jahre.
Wenn man als „hartgesottener Rezensent" nach
dem Abhören nicht mehr in der Lage ist, irgend-
eine andere Musik ,.auszuhalten"\ mag dies
zunächst sehr für diese Aufnahme sprechen. Das
zwangsläufige Weiterhören und Vergleichen hat
mich in der Schlußphase in der Tat am Ende fast
eine ganze Nacht bis morgens 4Uhr 30 gekostet.
(Fazit: man sollte mal einen zusammenhängen-
den Artikel zu diesem Konzert schreiben.)
Riccardo Muti und Gidon Kremer haben zu-
nächst eines der wichtigsten Dinge verwirklicht,
indem sie dem Orchesterpart nahezu jede mögli-
che Durchformung angedeihen ließen. Ähnlich
den Beethovenschen Sonaten für Klavier und
Violine müßte man bei Schumann eher von
einem Konzert für Orchester und Violine spre-
chen. Muti/Kremer haben die damit umrissene
unauflösbare Einheit Orchester/Solostimme oh-
ne Einbußen der Eigenprofile z.T. zum Greifen
nahe erreicht. Sie haben dabei eine Verbissen-
heit an den Tag gelegt, die bereits an Schumann
vorbei bzw. über ihn hinausgeht. Damit wären
wir bei den Negativa dieser Aufnahme: Vor
allem Kremer ignoriert in einem (von mir) nicht
mehr tolerierbaren Maße die Akzentuierungs-
vorschriften des Komponisten, setzt eine Unzahl
von Akzenten, die im Verein mit dem gleichzei-
tigen Ignorieren bestehender als Eigenmächtig-
keiten gegenüber dem Text aufgezeigt werden
müssen. Hinzu kommen Temporückungen in
nicht mehr vertretbarem Maße. Kremer hat das
nicht nötig. Und Schumann schon gar nicht.
Zugegeben, auch alle anderen Interpreten dieses
Konzertes hatten ihre Schwierigkeiten damit.
Hoelscher degradiert es fast zur Belanglosigkeit,
Snitil meint 1978 noch immer, nicht ohne eigene
Tcxtretoucbcn auskommen zu können. Szeryng

wäre von seinem Part her „zeitlos" gültig, hat
aber keinen adäquaten Partner, von Lautenba-
cher gar nicht zu reden. Kulenkampff ist vor
allem ,. historisch'" von Belang, aber z.Zt. nicht
zu bekommen. Von den übrigen mir zugängli-
chen Rundfunkaufnahmen scheint mir nur das
Gespann Rosbaud/Szeryng gegenüber allen an-
deren nahe genug an den Kern herangekommen
zu sein.

Doch wie dem auch sei: Keine der genannten
Partnerschaften hat sich mit ähnlicher Entschlos-
senheit zu solch hörbarer Beredsamkeit, zu solch
explosivem Befreiungsversuch durch- und hoch-
gepeitsch wie Muti/Kremer. Keine der genann-
ten Aufnahmen „fährt einem so in die Knochen"
(auch wenn sehr vieles noch „richtiger" sein
könnte), kein Solist hat sich so verausgabt und
Ideen eingebracht. Vielleicht sieht auch nur ein
Musiker vom Format Kremers ein so verschlepp-
tes Tempo wie im zweiten Satz durch, ohne nicht
durchzusacken, sondern auch noch atemstok-
kende Inanspruchnahme zu erzeugen. Dies alles
hatte ich mit Respekt und Anerkennung zur
Kenntnis genommen. Doch sollte Schumanns
Name immer noch größer gedruckt werden als
der der Ausführenden.

Das Konzert von Sibelius kann ich ohne Ein-
schänkung empfehlen! Was die akustische Seite
betrifft, so ist die Platte aufnähme technisch sehr
gut. Preßtechnisch sind Beanstandungen hin-
sichtlich Laufruhe unumgänglich. Lassen Sie
sich die Platte anspielen. Wo bleibt da DMM?
(Heißt das Doch Mit Murmeln?)

Wolfgang Wende!

NEUVERÖFFENTLICHUNGEN

Kammer-
musik

o Lauf emverke von Bach mit der Gitarre
wie auf dem Cembalo gespielt.

BACH, Fuge in g-MoII BVVV 1000 und Lauten-
suiten BWV 996 und 997; Göran Söllscher
(Gitarre);
DG 410 643-1 (1 S 30» Digital
Aufnahmedatum: (P) 1983
Klangbild: Sehr präsent und natürlich.
Fertigung: Ohne Mängel.

Leider gibt der Hüllentext der vorliegenden
Platte keinerlei Auskunft über den Gitarri-

sten. Daß er noch relativ jung ist, verrät immer-
hin das Titelfoto, und daß er ein beachtenswerter
Könner ist. verrät diese Aufnahme. Die DG,
Yepcs' Exklusivfirma, hat sich hier für einen
Gitarristen der jüngeren Generation verwandt,
dessen Spiel auffallend der Linie von Yepes
folgt. Zwar hat Söllscher - noch - keine zehn
Saiten, sondern nur - wie sonst üblich - deren
sechs, aber sein Ton besitzt nahezu dieselbe
Ausgeglichenheit wie der von Ycpes zehnsaiti-
gem Instrument. Auch das Spiel Söllschers hat
bemerkenswerte Ähnlichkeit mit dem des spani-
schen Großmeisters: Erspielt so gleichmäßig wie
auf einem Cembalo. Seinen Sechzehntelläufen
merkt man nicht den geringsten Lagenwechsel

JOHANN SEBASTIAN BACH
Lute Sultes-Laiitensuitert BWV 99S&997

an. Lediglieh das Preludio der (nach g-Moll
transponierten) e-MoIl-Lautensuitc (BWV 996)
nimmt er inegal - zutreffend: präludierend. Die
folgende Fuge ist dann wieder streng im Tempo
und überdies (wie alle polyphonen Partien auf
der Platte) außerordentlich gut durchhörbar wie-
dergegeben mit plastischer Herausarbeitung der
linearen Stimmführung mittels feiner dynami-
scher Differenzierung (dank hochentwickelter
Anschlagskunst). Das gilt besonders auch für die
g-Moll-Fuge und die Fuge der - nach c-Moll
transponierten - d-MolI-Lautensuite.
Es geht Söllscher also offensichtlich weniger um
historische Stiltreue- schließlich spielt er ja auch
„Musik für Laute" (so der irreführende Plat-
tentitel auf der Hüllenrückseite) auf der Gitar-
re - , sondern gewissermaßen um „absolute"
Wiedergabe absoluter Musik, Und das gelingt
ihm ausgezeichnet. Kar! Ludwig Nico!

( ( J ) Makellos aber etwas blaß.

J.S, BACH. Triosonaten in c-Moll (aus dem
Musikalischen Opfer BWV 1079) und G-Dur
BWV 1038, C. PH.E. BACH, Triosonate in G-
Dur. J. CH. F. BACH, Triosonate in C-Dur, W.
F. BACH, Triosonate in a-MolI; Jean-Pierre
Rampal (Flöte), Isaac Stern (Violine), John
Steele Ritter (Cembalo und Fortepiano), Leslie
Pumas (Violoncello);
CBS D 37813 (1 S 30) Digital
Aufnahmedatum: 1983
Klangbild: Transparent und natürlich.
Fertigung: Ohne Mängel.

Daß Künstler von Weltruf wie der Geiger
Isaac Stern sich einmal nicht nur an den

Kanon von Meisterwerken halten, sondern sich
auch sogenannten „Nebenwerken"' oder Kom-
ponisten ..minderen Ranges" annehmen - in
diesem Falle der Musik der Bach-Söhne - ist
allzu selten und deshalb um so erfreulicher,
wenn es einmal geschieht. Zudem vertreten die
hier vereinigten Mitgiieder der Familie Bach
verschiedene Stürichtungen, bzw. man kann den
Übergang vom Barock zu dem, was wir Vorklas-
sik oder Frühklassik nennen, an Hand weniger
Beispiele recht gut nachvollziehen: von der
strengen Satzkunst J. S. Bachs zu der patheti-
schen Ausdruckskunst C. Ph. E. Bachs, die dem
Sturm und Drang nahesteht, und zu dem eher
galanten, italienisch beeinflußten Stil J. Chr. F.
Bachs, mit dem man üblicherweise Rokoko
assoziiert. Leider fehlen im Hüllentext jegliche

Angaben zu den Werken, so daß man auch nichts
über die pathetisch anhebende, im zweiten Satz
aber nach wenigen Takten abbrechende Sonate
von W. F. Bach erfährt.
Jean-Pierre Rampal und Tsaac Stern musizieren
souverän und gelassen, mit prägnanter und fein-
sinniger Artikulation, schlank und rhythmisch
pointiert. Die Musik wirkt nie romantisch über-
laden; Diskretion, Ktangkultur und (vor allem
bei Isaac Stern) makellose Diktion sind oberstes
Gebot. Vielleicht liegt es gerade an dieser Zu-
rückhaltung und Makellosigkeit - die gemäßig-
ten Tempi sind hier noch zu nennen - daß der
große Funke letztlich doch nicht überspringt und
der Gesamteindruck etwas blaß bleibt.

Reinhard Müller

© Romantik und Neue Wiener Schule in
hochwertiger Ausführung.

BRAHMS, Streichquartett Nr. 3 B-Dur op. 67,
WEBERN, Langsamer Satz und Rondo für
Streichquartett: Bartholdy-Quartett;
Bellaphon 680.01.030 (1 S 30) Digital
Aufnahmedaium: 1983
Klangbild: Sehr klar konturiert und durchsich-
tig, präsent.
Fertigung: Einwandfrei bis auf das viel zu kleine
Mittelloch des Rezensionsexemplars.

Mit seinem neuen Primarius Antonio Perez
an der Spitze legt das Bartholdy-Quartett

eine interessante Kombination von Romantik
und Neue Wiener Schule vor, nämlich das letzte
Streichquartett von Brahms mit Weberns Erst-
lingen für diese Besetzung (dem bereits vom
Ouartetto Italiano eingespielten Langsamen
Satz von 1905 und dem Rondo aus dem folgen-
den Jahr). Die vier Karlsruher bzw. Würzburger
Dozenten demonstrieren damit unüberhörbar
die Linie, die Brahms' Prinzip der permanenten
Variation mit dem Webems verbindet.
Wenn Brahms das Finale seines op. 67 einen
„zärtlichen Variationensatz" genannt hat, so
wird das vom Bartholdy-Quartett in überzeu-
gendster Weise beim Wort genommen - wobei
„zärtlich" nicht mit „verzärtelt"' verwechselt
wird, sondern so viel wie ,.mit Fingerspitzenge-
fühl" bedeutet. Diese interpretatorische Grund-
einstellung erstreckt sich über die Wiedergabe
des ganzen Quartetts und ergänzt sich aufs beste
mit der fast romanischen Klarheit und Durch-
sichtigkeit des Klangbilds (der Ausführung wie
der Aufnahmetechnik). Dem Quartett gelingt

BARTHOLDY-QUARTETT
Johannes Brahms • Streichquartett Nr 3 B-Dur op. 67

Anton von V\febern - Langsamer Satz !I9O5i
Rondo (I9O6)

D

das Kunststück, das mit packender Intensität
und starker Ausdruckskraft zu verbinden. So
läßt das Ensemble bei Brahms immer wieder die
verhaltene Leidenschaft gewissermaßen aus der
Tiefe die Oberfläche abgeklärter Heiterkeit
durchbrechen. Und Webern zeigen sie am Schei-
deweg: Der langsame Satz kommt, den Vor-
tragsanweisungen des Komponisten gemäß
(„sehr ausdrucksvoll und warm", „sehr innig"
u.a.), noch rückwärtsgewandt spätromantisch,
das ein Jahr jüngere Rondo strebt hörbar (schär-
fere Konturen, herberer Klang) den neuen
Ufern des Expressionismus zu.

Karl Ludwig Nico!

fj^. Kammermusikaliseher Hochgenuß in
\ £ V idealer Werkkoppelung.

BRAHMS, Klarinettentrio a-Moll op. 114,
BEETHOVEN, Klarinettentrio B-Dur op. 11
(Gassenhauer-Trio); Rudolf Buchbinder (Kla-
vier) , Sabine Meyer (Klarinette). Heinrich
Schiff (Violoncello);
EMI 067-146 784 1 (1 S 30) Digital
Aufnahmedatum: Juli 1983
Klangbild: Klar, dynamisch, transparent, bei
technisch leicht manipulierter Präsenzabstufung
zwischen Klavier (dicht), Violoncello (leichter
Raumanteil) und Klarinette (starker Rauman-
teil).
Fertigung: Sehr gute DMM-Qualität.

ie Genugtuung in „FonoForum" (Heft 10/
1980), beide Standard-Klarinettentrios als

Spitzenwerke dieser Besetzungsform endlich auf
einer Platte zu koppeln, währte nur kurz (Philips
9500 670). Brahms und Beethoven sind inzwi-
schen in je einer Sammelkassette untergetaucht,
und entsprechend kostspielig ist es geworden,
sich die Vergleicbsfassungen mit namhafter
Künstlerprominenz aus ähnlichen Plattenserien
herauszufischen. So macht sich nun die vorlie-
gende Neuaufnahme in der sinnvoll-sinnfälligen
Kopplung nicht nur um einen besonderen Re-
pertoirewert verdient, sondern sie erobert sich
zugleich eine künstlerische Position in vorderster
Reihe.

Wer angezweifelt haben mochte, daß hier den
drei sehr individualistischen Jungsolisten auf
Anhieb nach einem ersten gemeinsamen Auftritt
beim Seligenstädter Konzertsommer am 30. Juni
1983 ein plattenreifes Brahms-Opus 114 gelingen
würde, sieht sieh wohltuend getäuscht. Wo und
wie kurz oder lang die Künstler das anspruchs-
volle und interpretationsmäßig schwierige Werk
hinter den Kulissen studiert haben mögen: das
Ergebnis fasziniert! Es packt, weil jeder mit
offenem Ohr und wachem Geist für seine Part-
ner eine beglückende Klangkultur einbringt,
verbunden mit einem erstaunlichen Nuancen-
reichtum seines Instrumentes. Klangschönheit
und Tiefenlotung bestimmen das Geschehen
eines jeden Taktes: Sabine Meyer mit perlcnd-
warmgetönter Klarinettenkantilene und weicher
Stakkato-Eleganz, Heinrich Schiff mit edlem
Streicherktang und Rudolf Buchbinder mit An-
scblagsfeinheiten und dynamischen Ausleuch-
tungen, die vom Klavier her die Werkstrukturen
bestimmen.

So ist auch Beethovens „Gassenhauer"-Werk
(benannt nach dem Trivialthcma des abschlie-
ßenden Variationensatzes) nicht der Verführung
des „leichten" Notentextes erlegen, sondern
gewinnt durch den intelligent und musikantisch
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umgesetzten Detailreichtum. Vor allem wird
Beethovens Intention von der konzertierenden
Vorrangstellung des Klavierparts Rechnung ge-
tragen, ohne deshalb die Partner zu überspielen.
Allenfalls dem Wunsche der Klarinettistin, ihren
schönen Ton mit klangveredclnder Räumlich-
keit zu umhüllen, erlag die Studiotechnik mit
einer hörbar unterschiedlichen Tiefenstaffelung.
Die Einbindung in das Stirnmengeflecbt blieb
jedoch erhalten, ganz zu schweigen von den
durchgängig ausgearbeiteten Einzelheiten sinn-
voller Agogik und Raffinessen der Phrasierung.
Ein Prüfstein im Brahms-Trio ist der gefürchtete
„Leerlauf" der Takte 26-30 im Adagio. Hier wird
eine vorwärtsdrängende Spannung erzeugt, oh-
ne das Zeitmaß zu strapazieren. Insgesamt eine
genüßliche Entdeckungsreise zu anvertrauten
Schätzender Kammermusik. Gerhard Patzig

© Allein wegen der Celloversion von
Brahms op. 78 interessant.

BRAHMS, Cellosnnaten Nr. 1 und 2, Geigenso-
nate Nr. 1 op. 78 in der Bearbeitung für Cello,
SCHUBERT, Sonate für Arpeggione und Kla-
vier; Markus Nyikos (Violoncello). Gerard Wyss
(Klavier);
Pantonl30 059(lS30)
Vertrieb: Disco-Center. Kasse!
Aufnahmedatum: 1982
Klangbild; Rund und ausgeglichen.
Fertigung: Keine Mängel.
Vergleichseimpielungen: Starker, Sebök (Phi-
lips 6768 146). Harrell. Ashkenazy (Decca
6.42593 AW). Fournier. Firkusny (DG 274Ü 117
IMS).

Beide Solisten sind gebürtige Schweizer. Der
Cellist hat inzwischen eine Professur in

Berlin, die derzeitige Position des Pianisten gehl
aus dem Taschentext nicht hervor. Sich an die
Cellosonaten von Brahms und auch an die „Ar-
peggione" zu wagen, zeugt angesichts der Kon-
kurrenz von Mut, wenngleich ich einräumen
muß, daß mich auch unter den jüngeren Aufnah-
men keine ganz überzeugt, auch die von Serkin
und Rostropovich nicht.
Diese Neuaufnahme ist spieltechnisch sauber,
ihr fehlt jedoch die Spannung zwischen den
beiden Instrumenten. Vor allem, der Pianist
„begleitet" mir zu sehr. Interessant ist allein die
Celloverskin der ersten Geigensonate op. 78 von
Brahms. schon zu dessen Lebzeiten von Paul
Klcnge! für Celio gesetzt und vom Cellisten
geringfügig verändert. Aber auch hier gilt - und
das kann den Ausführenden nicht angekreidet
werden- das gleiche wie für die Celloversion von
Francks Geigensonate: Den schwärmerischen
Überschwang einer Geige kann das Cello nicht
nachahmen. Was nach Anhören der beiden
Platten bleibt, ist Respekt aber keine innere
Anteilnahme. Vor allem Brahms muß meines
Erachtens mit mehr „beherrschter Leiden-
schaft'" vorgetragen werden. Manfred Kahlwe.it

OSerenaden für Flöte und Gitarre eines
Komponisten aus dem zweiten Glied.

CARULU, Sechs Serenaden für Flöte und Gi-
tarre op. 109; Peter-Lukas Graf (Flöte), Konrad
Ragossnig (Gitarre);
Claves D 8304 (1 S 30) Digital
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Aufnahmedatum: 1983
Klangbild: Recht natürlich und ausgewogen,
aber auch sehr stark verhallt.
Fertigung: Ohne Mängel.

Wenn von der hohen Gitarrenkunst um die
Wende vom 18. zum 19. Jahrhundert die

Rede ist denkt man vor allem an Mauro Giuliani
W

Wende vom 18. zum 19. Jahrhundert die
Rede ist, denkt man vor allem an Mauro Giuliani
und Ferdinando Carulli. Von ihnen war Giuliani
als Interpret der strahlende Virtuose, tempera-
mentvoll und auch in seinen eigenen Komposi-
tionen voll Leidenschaft und Verve. Gegen ihn
wirkt Carulli fast introvertiert - seine Sache ist
nicht exzessiver Farbenreichtum, auftrumpfen-
de Brillanz, stupende Virtuosität. Er huldigt
dem Maßvollen in jeder Hinsicht: Überschauba-
seiner Stücke, klare Melodik mit schlichter Figu-
ration, beherrschte Dynamik, dabei gelegentlich
doch ein brillanter Effekt und Glanzpunkt,
kennzeichnen seine unzähligen Werke, wovon
viele in Form kleiner Kamermusik-Piecen ent-
standen, die sich in mancher Gitarrenschule
wiederfinden. Leider ist viel von seinem Schaf-
fen verlorengegangen
wiederfinden. Leider i
fen verlorengegangen.
Die Serenaden op. 109 dieser Platte sind typische

eispiele dieser überaus feinen und schlichten
Die Serenaden op. liw äieser flattc sind typische
Beispiele dieser überaus feinen und schlichten
Kompositionskunst, die dennoch nirgends trivial
oder konstruiert wi rkt. In den meist zweisätzigen
Stücken überraschen ein paar nach Mozart klin-
gende Melodiewendungen. Die sechs Stückchen
sind gefällig, hübsch, voller Anmut, und den
beiden Interpreten gelingt genau die richtige
Mischung von Eleganz und Zurückhaltung in
ihrer Darstellung. Ein wenig stört der etwas
übergroße Hallanteil der Aufnahme, der viel-
leicht mit dem Kirchenraum zusammenhängt, in
dem die Einspielung entstand - gab es in und um
Thun nicht etwa Intimeres mit kleineren akusti-
schen Dimensionen dafür? Diether Sieppuhn

/T*N Eine bemerkenswerte Ensemble-
\&J teistuüg des Bartholdy-Quartetts.

FRANCK, Streichquartett D-Dur; Bartholdy-
Quartett;
Signum 001-00 (1 S 30)
Vertrieb: Helikon Musikverlag. Heidelberg
Klangbild: Voll und weich.
Fertigung: Ohne Mängel.
Vergfeichseinspielungen: Prager Streichquartett
(DenonOF-7020-ND).

In ..FonoForum'" 9/82 hatte ich das Erscheinen
der spiel- und aufnahmetechnisch hervorra-

genden Einspielung des Quartetts von Cesar
Franck durch das Prager Streichquartett begrüßt
und allen Freunden der Kammermusik empfoh-
len. Hier nun kommt eine zweite Neueinspie-
lung, die zwar spieltechnisch lange nicht so
brillant klingt wie die erste, dafür aber musika-
lisch auf mich überzeugender wirkt. Das Bar-
tholdy-Quarteü, durch seine schon weiter zu-
rückliegenden Aufnahmen der Mendelssohn-
Quartette bekannt geworden, danach aber etwas
in den Hintergrund getreten, hat mit dieser
Darstellung eines technisch, vor allem aber mu-
sikalisch schwierigen Textes eine bewunderns-
werte Enscmbleleistung vollbracht. Sie spielen
die Musik schlichter und flüssiger als die Prager
und nehmen ihr damit etwas von der Emphase,
mit der man ohnehin nichts anzufangen weiß,
weil sie schließlich doch keine Auflösung findet.
Bei den Pragern zerfällt die Musik mehr in

FRITZ KREISLER
Transkriptionen • Transcriptions

Episoden. Ich bin zwar'sicher, daß sich für diese
Platte nur wenig Käufer finden werden, wer aber
einen Zugang zu Reger, aber auch zum jungen
Schönberg finden will, sollte sich in diese Musik
hineinhören. Interessant auch, wie das Scherzo
in die Nähe des französischen Impressionismus
gerückt wird. Das Larghettü klingt weniger
überfrachtet als in den Vergleichseinspielungen,
ohne daß sich die Spieler weniger engagiert
hätten. Eine schöne Aufnahme! Der Stern soll
nicht nur die Ausführungen, sondern auch den
Verlag für seinen Mut auszeichnen.

Manfred Kahlweit

o Virtuoses Taieat,

GRIEG,ViolinsonatenNr. lF-Durop. 8, Nr. 2
G-Dur op. 13, Nr. 3 c-Moli op. 45; Dmitry Sit-
kovetsky (Violine), Bella Davidovich (Klavier);
Orfeo S 047831 A {1 S 30) Digital
Aufnahmedatum: 13/14.8.1982
Klangbild: Transparent, ausgewogen.
Fertigung: Vor-Echos, sonst einwandfrei.
Vergleichseinspielung: Heifetz/Brooks Smith
(RCA RL 43766 FX).

FRITZ-KREISLER-BEARBEITUNGEN,
Werke von Tartini, Mozart, Kreisler, Wieniaw-
ski. Brahms, Tschaikowskv, Dvorak, Scott, Al-
beniz, De Falla; Dmitry Sitkovetsky (Violine),
Bruno Canino (Klavier);
Orfeo S 048831 A (1 S 30) Digital

Aufnahmedatum: 10.-12.6.1982
Klangbild: Trocken, direkt wenig Raumhall.
Fertigung: Vor-Echos, sonst einwandfrei.

Der in Deutschland lebende russisch-ameri-
kanische Geiger Dmitry Sitkovelsky hat als

Kammermusiker, vor allem aber als Solist mit
Orchestern zwischen Wien und Berlin. München
und Chicago achtbare Erfolge erzielt. Die Plat-
tenausbeute ist bisher noch gering, vielleicht weil
die großen Plattenfirmen ihre „jungen" Geiger
gerade eingekauft hatten, als Sitkovetsky durch
seinen Sieg beim ersten Fritz-Kreisler-Wettbe-
werb in Wien im Herbst 1979 international
bekannt wurde. Die DG hatte gerade mit Shlo-
mo Mintz abgeschlossen, die EMI mit Anne-
Sophie Mutter, die Teldec mit Zehetmair, und
Kremer war von Ariola zur Philips übergewech-
selt. So kommen die ersten Einspielungen mit
Sitkovetsky ziemlich spät - bei Orfeo, wo man
allerdings längerfristige Pläne mit dem 30jähri-
gen hegt.

Gemeinsam mit seiner Mutter, der russischen, in
New York lebenden Pianistin Bella Davidovich
(die eine große eigenständige Karriere in den
USA und in Europa verfolgt), hat er die drei
Grieg-Sonaten eingespielt. Sitkovetsky spielt die
Stücke geigerisch perfekt, mit klanglichem Raf-
finement, wenn auch nicht mit jener unwirschen,
unbarmherzig schluchzenden Abgefeimtheit,
wie dies Jascha Heifetz bei derlei Stücken tat, die
- ohne enormen seelischen Tiefgang - im
Schlepptau der großen Standardwerke segeln.
Aber in dieser geschmackssichcren, zwischen
Sentiment und brillantem, keckem Musizierstil
abwägenden Wiedergabe sollen sie uns willkom-
men sein.

Sitkovetskys zweite Orfeo-Platre befaßt sich ein
wenig wahllos mit virtuosen Stücken, die im
Laufe der Zeit schon reichlich strapaziert wur-
den, nämlich mit Fritz Kreislers Transkriptio-
nen. Das Resultat ist ein stets stilsicher ab-
schnurrendes Potpourri von Tartini bis De Falla,
von Mozart bis Tschaikowskv - und immer ein
Quentchen Kreisler mit dabei. Bruno Canino,
mit dergleichen seit Jahren vertraut. versieht den
Klavierpart und muß dabei abwechselnd Cemba-
lo und großes Orchester imitieren. Sitkovetsky
spielt das mit etwas unterkühlter Perfektion,
klanglich vielleicht nicht so offensiv sinnlich wie
etwa sein Kollege Perlman: aber wer Spaß hat an
Tangos und Teufelstrillcrn. kein musikhistori-
scher Purist ist und dafür gern auf Entdeckungs-
reise geht nach neuen, jungen und virtuosen
Tatenten, der wird hier trefflich bedient.

Aibrecht Roeseler

© Vielseitiger Milhaud in akustisch
einseitiger Studio-Perspektive.

MILHALD. Sonate für Flöte, Oboe, Klarinette
und Klavier, Sonatine für Flöte und Klavier,
Sonatine für Klarinette und Klavier, Sonatine
für Oboe und Klavier (1954); Aurele Nicolet
(Flöte), Heinz Holliger (Oboe). Eduard Brun-
ner (Klarinette), Oleg Maisenberg (Klavier);
Orfeo S 060831 A (1 S 30) Digital
Aufnahmedatum: Januar 1983
Klangbild: Hell, wenig grundiert, ohne Räum-
lichkeit und Wärme, sehr transparent, nüchtern.
Fertigung: Einwandfrei.

Es entspricht ganz den oft ausgefallenen Pro-
grammideeri des Orfeo-Produktionsteams,

einen Querschnitt der Kammermusik für Bläser
und Klavier von Darius Milhaud (1892-1975)
vorzulegen. Anlaß mag die Aufnahme für Kla-
vier mit drei Bläsern (Flöte, Oboe. Klarinette)
von 191Ü gewesen sein, diese Kammermusik mit
den ßläsersonatinen für die verschiedenen Solo-
Instrumente zu koppeln. Da sich die Entstc-
hungszeiten dieser von frecher Harmonik, dich-
ter Kontrapunktik und vitaler Rhythmik strot-
zenden Minialuren über die Jahre 1922 (Flöte).
1927 (Klarinette) und 1954 (Oboe) verteilen,
entsteht zugleich ein farbenreiches Milhaud-

Wcrkporträt von der Jugend bis zur Reife.
Allerdings verweigert diese Gegenüberstellung
konsequent eine Aussage über unterschiedliche
Schaffensperioden oder stilistische Klassifizie-
rungen: Milhaud komponierte bei aller Indivi-
dualität der Einzelstückc im ganzen ..zeitlos''. Er
ist für den aufgeschlossenen Zuhörer der Gegen-
wart wirklich ein Klassiker der Moderne ge-
worden .
Die Interpretationen entsprechen dem Ruf und
Rang der Solisten. Einschränkungen sind jedoch
im Hinblick auf eine (bewußt?) überneutralc
Studio-Raumwirkung zu machen, die den Instru-
menten Wärme nimmt und zusätzliche Härte
verleiht. Darunter leiden der bekanntermaßen
schmiegsame Oboen-..Sound" von Heinz Holli-
gcr, das ohnehin leicht zum Näseln tendierende
Kiarinettentimbre Eduard Brunners und der
kristallklare Klavicranschlug Oleg Maisenbergs.
Einzig Aurele Nicolets kraftvoll gerundeter Flö-
tenklang kommt dank offensichtlich günstiger
Obertonphysik und Hall-Anteile ungeschoren
davon. Die ohnehin im Werk Milhauds beschlos-
sene Härte bleibt also ungeschönt naturbelassen,
verliert jedoch in den lyrischen Passagen den
charakteristischen schwermutsvoil-sehnsüchti-
gen Unterton und in den grifftechnischen Ka-
priolen etwas von dem musikalischen Esprit.
Man muß diese Einseitigkeit bei tadelloser Pres-
sung und vorbildlicher Bild- und Textpräsenta-
tion in Kauf nehmen. Gerhard Patzig

Gehäuseausführungen:
Nußbaumfurnier und schwarz
Frontabdeckungen abnehm-
bar

Heco Hennel+Co GmbH
Schillerst!. 18, 6384 Schmitten/Ts. 1

HiFi made in Germany
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J Moscheies' Flötenwerke -
] zwei großartige Sonaten.

MOSCHELES, Grande Sonate Concertante A-
Dur op. 44, Sonate Concertante G-Dur op. 79,
Six Variations Concertanles d-Mull op. 21, Di-
vertimento ä la Savoyarde A-Dur op. 78, Fanta-
sie über schottische Bardengesänge G-Dur op.
80, Quatre Divertissements op. 82; Andräs
Adorjän (Flöte) Noel Lee (Klavier);
Orfeo S 049832 H (2 S 30) Digital
Aufnahmedatum: 1982
Klangbild: Natürlich und ausgewogen.
Fertigung: Einwandfrei.

Ignaz Moscheies wurde 1794 geboren, drei
Jahre nach Mozarts Tod, und lebte 76 Jahre.

Sein Leben umspannte die ganze ereignisreiche
Periode des Übergangs von der Wiener Klassik
bis zur Hochromantik und sein reiches Klavier-
schaffen spiegelt diese Entwicklung von Mozart
und Beethoven bis hin zu Schumann, Brahms,
Chopin und Liszt. In Moscheies Lebenszeitraum
fällt die Geburt Schuberts, Mendelssohns und
Chopins und auch ihr früher Tod. Er kannte
Johann Kepomuk Hummel, der bei Mozart
gelernt hatte, galt als Protege Beethovens und
wurde ein enger Freund Mendelssohns, dessen

Andräs Adorjän und Noel Lee so liebevoll,
dabei aber ebenso behutsam und an den richti-
gen Stellen brillant und eloquent dargeboten,
daß man manche Nähe zum Trivialen schnell
vergißt. Beide Interpreten - aufeinander hörend
und eingehend - erweisen sich als technisch
souverän und überzeugend. Und in wohltuender
Beherrschung widersteht Lee der Versuchung,
mit seinem oft effektvoll ausgearbeiteten Kla-
vierpart allzu sehr aufzutrumpfen und seinem
Flötenkollegen die „Show" zu stehlen.
Der - wie immer bei Orfeo - dreisprachige
Hüllentext erläutert den bewußten Verzicht auf
zwei noch mögliche Ergänzungen (op. 56 und
op. 59). Das führt jedoch zu einer Musikdauer
von durchschnittlich nur 21,35 Minuten pro
Plattenseite - ein bißchen wenig für so viel
Geld... Diether Steppuhn

Sätzen zur Geltung, die schön „ausgesungen"
werden. Die Menuette haben ebenso das gewisse
Etwas dieser Sätze bei Mozart. Und an dem
gleichfalls für Mozart wesentlichen Streicher-
wohlklang ist bei den vier Philharmonikern- mit
einem Konzertmeister und einem Solocellisten
als Eckpfeiler - wahrlich kein Mangel.
Nicht ohne Reiz äst schließlich auch die Kombi-
nation des vielleicht meistgespielten Mozart-
Quartetts mit einem der am seltensten zu hören-
den (dem dritten Preußen- oder Celloquartett).

Karl Ludwig Nico!

o Serenadenmusik Mozarts im
historischen Klanggewand.

o Hochkarätiges, beschwingtes
Quartettspiel.

MOZART, Streichquartette G-Dur KV 387 und
F-Dur KV 590; Brandis-Quartett;
Orfeo S 041831 A (1 S 30) Digital
Aufnahmedatum: 1982
Klangbild: Transparent, präsent und ausge-

MOZART, Serenade D-Dur KV 203 (Collore-
do-Serenade); Collegitim Aureum, Franzjosef
Maier;
deutsche harmonia mundi/EMI 1 C 0671999891
(1 S 30) Digital
Aufnahmedatum: 1983
Klangbild: Natürlich und Präsent.
Fertigung: Einwandfrei.
Vergleichseinspielung: Mcnuhin, Bath Festival
Orchestra ("EMI 153-52 345/47 Y).

Ruf an das neugegründete Leipziger Konserva-
torium er folgte, um dort über dreißig Jahre lang
bis zu seinem Tode zu wirken. Während zahlrei-
cher Reisen durch ganz Europa wurde er stür-
misch gefeiert und wirkte an den Veränderungen
des musikalischen Ausdrucks und Empfindens
im gleichen Maße mit, wie diese Veränderungen
auch ihn selbst beeinflußten.
Moscheies war zuerst Pianist, das Klavier war
das Mittel seines musikalischen Ausdrucks. Da-
von zeugt auch der sehr ausgearbeitete Klavier-
part der Werke für Flöte und Klavier, die hier
vorgestellt werden. Die Stücke - vermutlich
Gelegenheitsarbeiten - stammen aus den Jahren
1818 bis 1829. In diese Zeit fallen seine Reisen
nach England und ein längerer Aufenthalt in
London, woraus sich ein Titel wie „Fantasie über
schottische Bardengesänge" erklärt. Die Werke
sind von unterschiedlichem Gewicht. Nachhalti-
gen Eindruck machen die beiden „Concertanten
Sonaten" op. 44 und op. 79. Die in Faktur und in
Spiel anforderung großformatigen Kammermu-
sikwerke reichen an Schuberts und Chopins
Stücke für die gleiche Besetzung heran. Aber
auch die einfacheren Divertimenti und Variatio-
nen mit oft volksnaher Thematik werden von
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wogen.
Fertigung: Rezensionsexemplar leichte Wellung
am Rand, die sich zu Beginn akustisch ungünstig
auswirkt.

Vier Berliner Philharmoniker haben sich hier
als musikalisches Glückskleeblatt der Mo-

zart-Streichquartett-Interpretation verschrie-
ben. Sie tun es ebenso mit technischer Brillanz
wie mit unüberhörbarern Elan. Ein quellfrischer
Mozart sozusagen.
Beim Kopfsatz des G-Dur-Quartetts KV 387
etwa nehmen sie das „Allegro vivace assai" beim
Wort: lebhaftes, ja sprühendes Musizieren. Ent-
sprechendes gilt für die bravourös gespielte
Schlußfuge, bei der über dem .,Molto allegro"
aber nie das Wesentliche, das genau durchdachte
Gestalten, übersehen wird. Im „Allegro mode-
rato" des F-Dur-Quartetts KV 590 allerdings
wird die Betonung etwas mehr auf das „Allegro"
als auf das „moderato" gelegt. Doch bleibt
stilsicher und -erfahren immer das Entscheiden-
de für Mozart gewahrt: die Leichtigkeit und
Durchsichtigkeit wie die kantable Grundhal-
tung.
Sie kommt besonders gut in den langsamen

Mit der im August 1774 komponierten D-
Dur Serenade KV 203 (vermutlich zu

Unrecht wurde ihr der Name „Collorcdo"-Sere-
nade beigegeben) setzt Franzjosef Maiers Colle-
gium Aureum die Einspielung von Mozart-Sere-
naden fort. Auch bei der neuen Aufnahme darf
man dem bekanntlich auf Original-Instrumenten
spielenden Ensemble ein rhythmisch straffes,
präzises Musizieren attestieren. Bei optimaler
Transparenz sind auch Nebenstimmen gebüh-
rend herauszuhören. Dynamische Kontraste
werden spannungsreich ausgespielt. Leiden-
schaftliches Feuer durchglüht den Vortrag des
ersten Satzes; auch die Tempo-Relationen wir-
ken überzeugend. Nur beim zweiten Menuett
fragt man sich, ob hier nicht doch noch schwere-
loser, gelöster musiziert werden könnte.
Mit gutem Grund läßt Franzjosef Maier auf die
acht Sätze der D-Dur Serenade den Marsch KV
237 folgen, der vermutlich um dieselbe Zeit wie
die Serenade entstand. Schon die französischen
Mozart-Forscher Theodore de Wyzewa und
Georges Saint-Foix vermuteten, daß dieser
Marsch nach zeitüblichem Brauch die Serenade
einrahmte, daß die Spieler unter seinen Klängen
auf- und abzogen. Hans Christoph Worbs

© Ein Meister der Opera buffa
beim Ausflug in kanimennusika-
lisches Terrain.

PAISIELLO, Six Divertissements en Quatuors
pour Hüte, Violon, Viola et Violoncelle obliges;
Luigi Palmisano (Flöte), Franco Mezztma (Vio-
line), Arturo Mazza (Viola), Donna Magendanz
(Violoncello);
dynajnic DS 4010 (1 S 30)
Vertrieb: Le Connaisscur. 7500 Karlsruhe
Aufnahmedattim: November 1979
Klangbild: Ausbalanciert, natürlich.
Fertigung: Einwandfrei.

Vielleicht haue Giovanni Paisiello seine „Six
Divertissements en Quatuors pour Flute,

Violon, Viola et Violoncelle obliges'' (der fran-
zösische Titel könnte ein Fingerzeig hierfür sein)
während seiner Pariser Wirkenszeit geschrieben.
Doch das ist nicht mehr als eine Hypothese. Auf
jeden Fall handelt es sich bei den sechs Flöten-
quartetten um späte Abkömmlinge des galanten
Stils, die in der Süße ihrer Melodik den gebürti-
gen Italiener kaum verleugnen, mehr noch: Bei
der einen oder anderen Wendung scheint dem
Komponisten jener leichtgewichtigen Kammer-
musik auch der Meister der Opera buffa über die
Schulter geguckt zu haben.
Luigi Palmisano, Franco Mezzena, Arturo Maz-
za und Donna Magendanz musizieren die hüb-
schen Stücke Giovanni Paisiellos sauber, unauf-
fällig-diskret. Luigi Palmisano als der hier am
meisten Geforderte macht seine Sache im quirli-
gen Kopfsatz des dritten Quartetts genauso gut
wie beim analogen Satz des zweiten Quartetts,
wo sich die Flöte mit einer vcritablen kleinen
Kadenz hören lassen darf. Nur noch ein wenig
mehr Spiellaune, augenzwinkerndes Einver-
ständnis hätten dem Vortrag jener sechs Quar-
tette gutgetan, in denen die „Mitbestimmung"
der Instrumente zugunsten der dominierenden
Flöte und ersten Violine erst wenig praktiziert
wird. Übrigens handelt es sich bei der vorliegen-
den Schallplatte (das Hüllencover zeigt das Titel-
kupfer der Erstausgabe) um die Erstaufnahme
der vor gut einem Jahrzehnt im Neudruck er-
schienenen Quartette; der Einführungstext liegt
allein in italienischer Sprache vor.

Hans Christoph Worbs

&^\ Überzeugendes Plädoyer für den
Q^V Komponisten Johann Schobert.

SCHOBERT. Sonaten Es-Dur op. 7 Nr. 1, F-
Dur op. 9 Nr. 3, B-Dur op. 16 .Nr. 1, F-Dur op. 17
Nr. 2; Instrumentalensemble der Schola Canto-
rum Basiliensis: Jean Goverts (Cembalo, Ham-
merflügel), Jaap Schröder und Beatrix Landolf
(Violine), Michael Jappe (Violoncello), Jürg
Allemann und Bernard Leguillon (Hörn);
deutsche harmonia mundi/EMI IC 065 1999901
(IS 30)
Aufnahmedatum: Dezember 1982
Klangbild: Recht präsent und durchsichtig.
Fertigung: Ohne Beanstandung.

Johann Schobert, einer der wichtigsten Anre-
ger in der Mozart-Epoche, ist im Disco-

Bereich bisher arg vernachlässigt worden. Daß
er das nicht verdient hat, macht die vorliegende
Neuveröffentlichung innerhalb der „Documen-
ta"-Reihe der Baseler Schola Cantorum deut-

lich. Hört man die vier Werke dieser Schallplat-
te, so wird Hugo Riemanns Vorliebe für Scho-
bert und dessen nicht bloß elegante, sondern
auch progressive Kunst sehr verständlich.
Der Komponist geht stets vom Klavier aus, zu
dem ad libitum andere Instrumente (Violine,
Violoncello, Hörn) hinzutreten, die jedoch für
das Ganze durchaus nicht ohne Sinn und Funk-
tion bleiben. Zwar schreibt Schobert überall
noch das Clavecin (Cembalo) vor: trotzdem
erscheint es legitim, als Alternative den Ham-
merflügel einzusetzen, wie es bei der Sonate op.
17 Nr. 2 geschieht - wodurch ein neuartiges,
nicht unerheblich differierendes Klanggefühl zu-
standekommt. Schoberts Opus 9 trägt in der
Pariser Erstdruck-Ausgabe - nicht mal zu Un-
recht - sogar den Titel ,.Sinfonies pour 1c clave-
cin avec aecompagnements de violon, cors"
(wobei letztere zweifelsohne einige Glanzlichter
markieren). Der junge Mozart, der in der fran-
zösischen Metropole Schoberts fortschrittliche,
modulatorisch wie harmonisch interessante Sät-
ze in Sonatenform an Ort und Steile studieren
durfte, wußte schon, was er von ihm lernen
konnte, und erkannte dies auch an. Hätte Scho-
bert (ca. 1740-1767) länger gelebt, hätte er mit
Sicherheit noch für so manche kompositorische
Überraschung gesorgt.

Die als Koproduktion mit dem Westdeutschen
Rundfunk entstandene Aufzeichnung der stili-

hat in den Programmen bisher nicht heimisch
werden können. Dabei sollte sein Werk keine
Schweizer Angelegenheit bleiben. Die beiden
einzigen Streichquartette hätten es verdient, von
den bedeutenden Quartetten berücksichtigt zu
werden. Im Abstand von zehn Jahren (1913 und
1923) entstanden, beleuchten sie verschiedene
Stilphasen Schoecks. Das erste Quartett, drei-
sätzig ohne langsamen Satz, ist instrovertierte
Kammermusik, lyrisch grundiert und auf der
Spur von Hugo Wolfs Italienischer Serenade
angesiedelt. Das C-Dur-Werk weicht mit seinen
fünf knappen Sätzen ebenfalls der überlieferten
Form aus. ist aber dramatischer angelegt, weist
eine Vielfalt musikalischer Gestalten auf und
beschwört unterschiedliche Stimmungen, ohne
programmatisch zu wirken. Streichquartett-
Abende könnten mit dem C-Dur-Quartett
schließen, hingegen ist das D-Dur-Werk ein
typisches Mittclstück vor der Pause. Schoeck
charakterisiert in beiden Kompositionen mit
entschiedener Klarheit, spricht eine eigenge-
prägte, bedeutende Sprache, selbst wenn das
Vorbild Brahms im ersten und Bartök-Anklänge
im zweiten Quartett durchschimmern.
Leider fällt die Aufnahme durch das Neue
Zürcher Quartett nur gediegen-ansprechend, ja
bieder aus. Instrumental wäre vor allem aus dem
D-Dur-Quartett viel mehr herauszuholen, musi-
kalisch könnten beide entschiedeneren Schliff
vertragen- Man kann sich ganz gut vorstellen,
wie diese Musik Schoecks vom Melos-Quartett
oder Alban-Berg-Quartett klingen würde. Mit
der vorliegenden Aufnahme wird der Bielefelder
Katalog zwar bereichert, aber zum Durchbruch
wird sie Schoecks Streichquartetten bedauerlich-
erweise nicht verhelfen. Hanspeter Krellmann

o Ermüdend.

•̂ tisch kompetenten Schola-Künstler (die sich
historischer Instrumente bedienen) ist ohne je-
den Abstrich zu rühmen: sie wäre es wert,
obendrein interpretatorisch mit einem Stern be-
dacht zu werden. Werner Bollert

( ( J ) Katalog-Neuheiten.

SCHOECK, Streichquartette D-Dur op. 23 und
C-Dur op. 37; Neues Zürcher Quartett;
Panton 130048 (IS 30)
Vertrieb: Disco-Center, Kassel
Aufnahmedatum: 19X1
Klangbüd: Räumlich, aber flach.
Fertigung: Laufgeräusche, Knistern und Verzer-
rungen zur Plattenmitte hin.

Othmar Schoeck konnte bisher kein Kompo-
nist auf internationaler Szene werden. Um

den Liederkomponisten bemühen sich hin und
wieder Sänger, die wie Fischer-Dieskau dan-
kenswerterweise enzyklopädisch vorgehen.
Aber der Opern- und Instrumentalkomponist

SCHUBERT, Duo für Violine und Klavier A-
Dur op. 162, STRAWINSKY, Divertimento für
Violine und Klavier: Mihaela Martin (Violine),
Paul Ostrovsky (Klavier);
FSM Vox cum laude VCL 9043 (1 S 30)
Aufnahmedatum: 1983
Klangbild: Recht natürlich.
Fertigung: Starkes Rumpeln, leichtes Rauschen.

Mihaela Martin begegnete uns 1978 (zusam-
men mit Dylana Jenson) als zweite Preis-

trägerin im Tschaikowsky-Wettbewerb. Wäh-
rend die Mitgewinnerin Dylana Jenson inzwi-
schen zu einer hochkarätigen Künstlerpersön-
lichkeit heranreifte, vermittelt die vorliegende
Platte Mihaela Martins wenige Aspekte in dieser
Richtung, Gewiß, sie geigt „makellos"; natürlich
verfügt sie über eine fundierte Durchbildung
ihrer handwerklichen Mittel. Doch was nützt
dies alles, wenn man sich harmlos-schön durch
die Musiklandschaft geigt? Strawinsky und Schu-
bert haben genügend Spielraum für die Entfal-
tung gestalterischer Phantasie gegeben. Da kann
man nicht so belanglos durchschweben. Erst
recht nicht, wenn man gerade 25 Jahre alt ist. Da
helfen auch die Lobpreisungen auf der Platten-
rückseite wenig. Lediglich die etwas gelöstere
Darstellung des Finalsatzes aus Schuberts Duo
könnte Indiz für weitreichendere Reserven sein.
Absolut unerfreulich wirkt die preßtechnische
Seite der Platte. Permanentes Rumpeln und
Poltern vergällen auch die Reste eventueller
Hörreize. Wolfgang Wendel
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KW) Kraftvolle Schubert-Ausdeutung.

SCHUBERT, Sireichquartett d-Moll (Der Tod
und das Mädchen), Streichquartettsatz c-MolI;
Vermeer-Quartetl;
Teldec 6.42868 (I S 30) Digital
Aufnahmedatum: 1983
Klangbild: Füllig und kompakt, naturlicher
Klang, dicht.
Fertigung: Tadellos.
Vergleichseinsoielung: Meias (DG 2740 123)

Eine starke dramatische Geste zeichnet diese
z.Zt. zwölfte Aufnahme des Repertoires

aus. Kraftvoll und pastos ist die Tongebung,
intensiv und präzis das Zusammenspiel. In der
Aufzeichnung wird der exemplarische Ensem-

biegeist deutlich. Der Klang wirkt geschlossen
und kompakt. Daraus entsteht die ausdrucks-
starke Wirkung. Gemessen an Vcrgleichsauf-
nahmen fällt die generell längere Spielzeit auf.
die jedoch kein Indiz etwa für fehlende Span-
nung wäre-im Gegenteil: In diesen Aufnahmen
findet eine Detailausdeutung statt, deren Wir-
kung man sich nicht entziehen kann. Das Haupt-
gewicht kommt jedoch der großen Linie zu. Der
Klang ist stets präsent, jedoch recht tullig. Ein
ästhetisierender Schönklang, aber auch eine be-
sondere Transparenz der einzelnen Stimmen
werden offenbar nicht angestrebt. Die Klangbil-
der teilen sich so mit, wie ein Zuhörer in
..kennerhafter" Entfernung im Konzertsaal sei-
nen Platz unter dem Aspekt der typischen Quar-
tettqualität suchen würde. Insgesamt eine „ur-
wüchsige", kraftvolle Darstellung voller feiner
Details, in der historisierende Ambitionen feh-
len. Gerhard Wienke

© Nur „halb" zu empfehlen:
repertoiremäilig interessante
(dänische) B-Seite.

SCHUMANN. Adagio und Allegro op. 70
MENDELSSOHN BARTHOI.DY, Andante
aus der 5. Sinfonie MOZART. Rondo Es-Dur
KV 371, BENTZON, Sonate op. 47, HEISE,
Fantasiestück Nr. 2, MELSEN, Canlo serioso;
Ib Lanzky-Otto (Hörn). Wilhelm Lanzky-Otto
(Klavier);
BIS LP-204 (1 S 30)
Aufnahmedatum: März-April 19K2
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Klangbild: Satt und ausgeglichen, bei guter
Räumlichkeit und Instrumentalbalance. Horn-
klang etwas zu massiv-blechern, in den Höhen
leicht gepreßt.
Fertigung: Sehr gute D MM-Qualität.

Hoch gesteckt sind die klangästhctiscben
Bläsermaßstäbe, die von der gegenwärti-

gen Hornisten-Elite vorgegeben sind. Der an-
spruchsvolle Musikfreund wird daher die neue
Robert-von-Bahr-Produktion aus Schweden nur
vom Repertoire-Gesichtspunkt vorbehaltlos be-
grüßen können, soweit es die skandinavische
Plattenhälfte betrifft. Schumanns romantisches
op. 70 als Eloge für das Hörn als „Seele des
Orchesters" entbehrt zu sehr solcher Seele. Der
manchmal spröde-blecherne, meist Walhalla-
dickliche Bläserton und die nicht immer sauber
einschwingenden Pedalregister und Läufe kön-
nen sich nur schwer gegenüber einer „leichtfüßi-
geren" Konkurrenz behaupten. Auch die kla-
vierbegleitctcn Arrangements des langsamen
Satzes aus der 5. Mendelssohn-Sinfonie und von
Mozarts Konzert-Rondo (im Original mit frag-
mentarischem Orchestersatz überliefert) dürften
unter besseren Voraussetzungen nur für Horn-
Elevcn nützlich sein.

Bleibt die B-Scite mit einem gewichtigen 16-
Minuten-Stück des führenden Dänen Niels Vig-
go Bentzon (Jahrgang 1919). der mit Bralimsl-
scher Detaitmotivik und Bartökscher Klavier-
motorik ein passables, modernistisches Virluo-
senstück von guter Hörqualiiät und Wirksamkeit
geschaffen hat: Eine konzertante Klaviersonate
mit obligatem Hörn. Barry Tuckwell, der austra-
lische Hornvirtuuse. hatte' dem 1947 komponier-
ten und uraufgeführten Stück Ende der sechziger
Jahre mit dem klavicrbegleitcndcn Komponi-
sten zu internationalem Echo verholfen. Mit
Recht, wobei der anspruchsvolle Klavierpart
von dem bei der Aufnahme 73jährigen däni-
schen Pianisten Wilhelm Lanzky-Otto, Vater
des 43jährigen Hornsolisten, souverän, virtuos
und mit pianistischer Noblesse gestaltet wird.
Das Werk von Pctcr Heise (1830-1R79) erinnert
in seiner lyrischen Bewegtheit an die bekannte-
ren Fantasiestücke für Klarinette von Niels W.
Gade. Carl Nielsens Horn-.,Canto" schließlich
ist eine künstlerische Vorspiel-Studie, die ur-
sprünglich nicht zur Veröffentlichung bestimmt
war. Wilhelm Lansky-Otto hatte als ehemaliger
Klavier- und Hornsolist (!) dieses Frühwerk
Nielsens im Manuskript Anfang der dreißiger
Jahre einmal mit Hornkorrekturen versehen und
aus dieser persönlichen Beziehung heraus das
Stück jetzt als anregende und bereichernde Zu-
gabe für die vorliegende Platte wiederentdeckt.

Gerhard Patzig

© Nützlicher Hinweis auf einen fast
unbekannten Komponisten.

STENHAMMER, Sechs Streichquartette;
Fresk-Quartett, Gotlands-Quartett, Kopenha-
gener Streichquartett;
Caprice 1201-03 (3 S 30)
Vertrieb: Disco-Center. 3500 Kassel
Klangbild: Präsent und durchsichtig.
Fertigung: Keine Mängel.
Vergleichseinspieiung: Vlach-Quartctt (DG, ge-
strichen).

Skandinavische Musik ist in Mitteleuropa
nicht sonderlich populär, auch wenn die

Sinfonien von Sibelius einen vorübergehenden
Achtungserfolg hatten. Noch weniger bekannt
ist die Kammermusik nordischer Komponisten,
von Berwald bis Kokkonen. Diese Kassette,
vom schwedischen Staat offenbar subventio-
niert, soll dem ein wenig abhelfen. Wilhelm
Stenhammer, 1871 in Stockholm geboren, ist in
seiner Heimat vor allem als Pianist bekannt
geworden. Später auch als Dirigent tätig, war er
als Komponist Autodidakt. Stark von Beetho-
ven, Schumann und Brahms beeinflußt, hat er
neben Liedern, Klavierkonzerten und Ordhe-
stermusik zwischen 1894 und 1916 diese sechs
Streichquartette geschrieben. Er starb 1927. Die
Quartette wurden für diese Kassette von ver-
schiedenen skandinavischen Quartettvereini-
gungen eingespielt. Der Rezensent begegnet
ihnen zum ersten Mal, mit Ausnahme des vierten
Quartetts in a-Moll, das vor etwa zehn Jahren

WÄieim Stenhammar

schon einmal vom Vlach-Ouartett für die DG
eingespielt, aber - vermutlich wegen mangeln-
den Käufcrintercsscs - bald wieder gestrichen
wurde. (Würde es die großen Plattenfirmen
tatsächlich ruinieren, wenn sie von den schlecht
verkäuflichen Platten einige wenige auf Lager
hielten?) Dieses vierte Quartett wurde 1909
fertiggestellt und ist ein in Mitteleuropa zu
Unrecht übersehenes Werk. Mit ihm erreicht die
Reihe der Streichquartette ihren Höhepunkt.
Die früheren klingen noch etwas ..blutleer", die
beiden späteren zeigen keine Weiterentwicklung
und das letzte leidet schon unter mangelnder
Inspiration.
Alle sechs Aufnahmen beweisen den hohen
Stand der schwedischen Ensembles. Die Auf-
nahmen sind technisch makellos, das Begleitheft
ist informativ, aber leider nur in Schwedisch und
Englisch. Die Kassette als Ganzes ist sicher kein
Muß, wenn auch durchaus interessant. Vor al-
lem den jüngeren Berufsquartetten sei das
a-Moll Quartett noch einmal ans Herz gelegt.

Manfred Kahlweit

OPosaune „a quattro" - ein seltener
GenuB!

SWEELINCK, Fantasia chromatica, BRUCK-
NER, Locus iste, Christus factus est, STADEN,
Partita, SEROCKI. Suite für 4 Posaunen, BOZ-
ZA, Trois Pieces für Posauneni|uartett; Westfä-
lisches Posaunenquartett: Christhard GÖssling,
Klaus Bruschke, Joachim Thalmann, Joachim
Tobschall;

Musikproduktion Dabrighaus und Grimm
MD + G 1094 (1 S 30) Digital
Aufnahmedatum: 1982
Klangbild: Füllig, räumlich, natürlich.
Fertigung: Ohne Mängel.
Vergleichseinspieiung: Slokar-Posaunenquar-
tett. SPQ 41 (Selbstverlag, Postfach 221. CU-
8126Zumikon).

E in paar beliebige Takte dieser Platte genü-
gen, um die spielerische Leichtigkeit, die

Akkuratesse des Zusammenspiels, die klangli-
che und gestalterische Übereinstimmung der
vier Posaunisten zu erkennen, die - allesamt
ehemalige Dctmolder Studenten und Wettbe-
werbspreisträger, inzwischen als Berufsmusiker
an verschiedenen Orten tätig - sich vor drei
Jahren zum Westfälischen Posaunenquartett zu-
sammengeschlossen haben.

NEU VERÖFFENTLICHUNGEN

Klavierwerke

K̂ vJI Schwerelosigkeit als Programm.

BACH, Goldberg-Variationen BWV 988, Vier
Duette BWV 802-5, Chromatische Fantasie und
Fuge BWV 903; Andräs Schiff (Klavier);
Decca 6.35624 FA (2 S 30) Digital
Aufnahmedatum: Dezember 1982
Klangbild: Offen, sehr präsent, unverfärbt. in
allen Bereichen optimal konturiert.

Daß selbst zwei für dieses Ensemble eingerichte-
te, von der Faktur her recht spröde wirkende
Chorstücke Bruckners (Locus iste und Christus
factus est) unter ihren Händen einen eigenen
bezwingenden Reiz erfahren, ist eindrucksvoll.
Und das gilt auch für die zwei Renaissance-
Kompositionen von Sweelinck (Fantasia chro-
matica) und Staden (Partita) in ihrer homogenen
Klangfülle und der nuancenreichen Flexibilität
der Darstellung. Spannend und hinreißend ge-
lingen dann die beiden modernen Werke der
Platte: sowohl Serockis siebensätzige Suite als
auch Bozzas Trois Pieces für Posaunenquartett -
beide etwa 30 Jahre alt - verlangen ein Höchst-
maß an technischer und interpretatorischer Fä-
higkeit, um die Fülle der in diesen Stücken
enthaltenen extremen Spielanweisungen nicht
nur zu befolgen, sondern im Zusammenspiel zu
einem solchen Feuerwerk gutgelaunter, ja hu-
moristischer Effekte virtuos versprühen zu las-
sen, wie es hier geschieht.
Vor einiger Zeit erschien in der Schweiz eine
gleichartige Platte mit Branimtr Slokar und drei
seiner ehemaligen Schüler. Auch sie überrasch-
ten und erfreuten mit einem hohen Maß an
Zucht, Klarheit und stupender Homogenität.
Die Nuancierungsfähigkeit der Westfalen mag
vielleicht im Pianobcrcich von Bozzas zweiter
Piece noch ein wenig größer sein, dafür brillieren
Slokar und seine Musiker im zungenbrecheri-
schen Finale des bekannten Ohrwurms des unga-
rischen Czardas von Monti.
Die Stücke sind ein origineller, erfrischender
und rundherum erfreulicher Lichtblick in der
Fülle des Blechge blasenen. Diether Steppuhn

Fertigung: Einwandfrei.
Vergleichseinspielungen: BWV 988: Gould
(CBS 72261 und D 37779), Weissenberg (EMI
2C 165-11644/5 und IC 157-73091/92 T), Varsa-
no (CBS 79231). P. Serkin (RCA LSC 2851-B).
Tschaikowsky (Columbia SAFX 1036),
BWV 802-5: Weissenberg (EMI CVB 1914).

So unumstößlich Glenn Goulds zweite Ein-
spielung der Goldberg-Variationen auch an-

muten mag, sie öffnet - paradox genug - den-
noch den Blick für gestalterische Alternativen.
Mich hat dies überrascht, da ich die neue Decca-
Version mit dem ungarischen Pianisten Andräs
Schiff zunächst nicht ohne Skepsis in Bezug auf
die rein hörpsychologische Situation zur Kennt-
nis genommen habe. Wer nicht nur Goulds neue,
über Nacht zum Testament avancierte Einspie-
lung beachtet hat, sondern darüber hinaus auch
den TV-Film dieser Produktion erleben konnte,
dürfte mit dieser Haltung übereinstimmen.
Schiffs Darstellung ist frei von imitatorischen
Elementen, von phraseologischen und an-
schlagstechnischen Anlehnungsvcrsuchen. so
daß der Verdacht auf unnötige Repertoire-Ver-
doppelung spätestens mit der ersten Variation
zerstreut wird. Und damit nicht genug, denn es
ist dem ehemaligen Schüler von Kadosa und Leo
Weiner gegeben, aufgrund seiner fabelhaften
piarüsti sehen Möglichkeiten eine völlig eigen-
ständige, ungemein wendige, weder historisie-
rend verbohrte, noch quälend modernistische
Auffassung anzubieten. Wenn ich von der durch-
schlagenden Wirkung der ersten Variation ge-
sprochen habe, so bedeutet dies, daß Schiff dem
..Thema" seine verspielte Aura läßt und es nicht
- wie Gould - als musikmetaphysisches Experi-

ment überhöht. Schiff behandelt das Thema
nicht als weltanschauliches Programm, sondern
als hübsches Ausgangsmaterial. Seine persönli-
che Lesart tritt, wenn man will, erst in der
Bachseben Verarbeitung zutage. Duftig, in den
Zeitmaßen gelöst - jedoch in manchen Episoden
auffallend beschleunigt - ohne jede manuelle
Anstrengung und mit einem bestrickenden Hang
zum Improvisatorischen, legt Schiff die kanoni-
schen Überlagerungen frei. Dabei hütet sich der
Pianist, die stückimmanente Brisanz, die Schär-
fen rhythmischer Impulse auszubügeln. Nur be-
hält er es sich vor, in Phasen aggressiverer
Tongebung Unterschiede gelten zu lassen - etwa
im Gegensatz zu Weissenberg, der besonders in
seinen Aufnahmen des Zyklus" Verhärtungen
und Schubkraft in den Vordergrund stellte,
zumal in den motorischen Abwandlungen.
Schiffs Ausdeutung gibt genügend Hinweise dar-
auf, daß die Einsichten führender Barock-Spe-
zialisten von Leonhardl über Malcolm bis hin zu
Harnoncourt Niederschlag gefunden haben. Das
Bemühen, schnelle Sechzehnte! mit agogischen
Mitteln zum Sprechen zu bringen und konlra-
punktische Entwicklungen biegsam, niemals nur
als pure materiale Vorgänge durchzuboxen,
bleibt unverkennbar. Insofern entfaltet Schiff
die Goldberg-Variationen als große, zwischen
munterer Diesseitigkeit und ariosem Leid ver-
mittelnde Virtuosenmusik, von deren techni-
schen Schikanen - bedingt durch die ungemütli-
che Zusammenlegung des Materials auf ein
Manual - er nicht im mindesten behindert
scheint.

Es sei hier gestattet, auf Einzelheiten hinzuwei-
sen, die den zukünftigen Hörer dieser Einspic-
lung vielleicht noch schneller an die undogmati-
schen Bestrebungen Schiffs heranführen könn-
ten. Da alle Wiederholungen gespielt werden,
eröffnen sich für den Ausführenden viele Mög-
lichkeiten zur Auszierung. Schiff nutzt diese mit
,,Geschmack". Zudem nimmt er sich die Frei-
heit, anstelle cembalistischer ..Registrierung'"
gelegentlich die Wiederholung in den Sopran zu
verlesen (etwa Variation Nr. 7). Ein anderer
Effekt besteht darin. Sechzehntel (z.B. Varia-
tion Nr. 17) in Triolen aufzulösen. Von Über-
sicht und Strukturempt'inden zeugen auch die
nahtlose Verknüpfung der Variationen Nr. 21
und 22, oder die bis zum tatsächlichen Verklin-
gen abgehaltenen Schlüsse der Variationen
Nr. 10 und Nr. 30.

Sicher ist dies die wichtigste Aufnahme des
Pianisten Andräs Schiff, dessen kommunikatives
Klavierspiel bisher mehr auf dem Podium und im
„Gespräch'" mit Kammermusikfreunden zur
Geltung kam. Unter diesem Gesichtspunkt ist
auch die vierte Seite mit der „Chromatischen
Fantasie1* und den „Vier Duetten" als Bereiche-
rung zu rühmen. Beide Aufnahmen stützen


