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o Kultivierte, aber sehr schnittige Händel-
Darstellung.

HÄNDEL, Chaconnc G-Dur (HWV 435). Suite
d-Mnll (HWV 436), Suite e-Moll (HWV 438).
Suite B-Dur (HWV 434), Suite G-Dur (HWV
441); Trevor Pinnocfc (Cembalo):
D G A 410 656-1 (1 S 30) Digital
Aufnahmedatum: 19S3
Klangbild: Sehr präsent und brillant.
Fertigung: Leichtes Knacken auf der A-Seite
(e-MolI Suite, Sarabande). Hängenbleiben auf
der B-Seite.

Vergleichseinspielung: Edgar Krapp (Ariola-
Eurodisc 300 003-420)

D ie Stücke der Aufnahme stammen aus Hän-
deis zweiter (gedruckter) Sammlung von

1733. Die „Chaconne", die als verbaler Blick-
fang das Titel-Cover so dekorativ ziert, ist die
erste aus dieser Sammlung (mit 21 Variationen).
Pinnock spielt auf einem Ruckers-Cembalo aus
Antwerpen, 1612. vielleicht aus dem Besitz
Händeis, jetzt jedenfalls Eigentum der engli-
schen Königin. Das zweimanualige fnstrument
wurde mehrfach restauriert und im 18. Jahrhun-

GEÜRGE FRIDERIC HANDEL

CHACONNE

fil
ITtEVOR PINNOCK

dert im Td-ttenuniknij, erweitert sowie mit einem
zweiten 8'-Reeisti_r vei^ehen. Der schöne Klang
des Instruments besticht ohne Frage. Aber er
scheint nicht gleichmäßig hinreißend, denn in
sch^iichet regulierten Sätzen und tieferen La-
gen klingt der 1 on beseelter, blühender. So etwa
in den Moll-Variationen der Chaconne
(Nr. 9-16). in den Wiederholungen, des „Air"
aus der d-Moll-Suite oder der „Allernandc" aus
der e-Moll-Suite. Die Wiederholungen der Cha-
conne-Variationcn läßt Pinnock übrigens weg.
mit Ausnahme der achten, die verschiedene
Schlüsse hat.
Es ist schwer zu entscheiden, ob für diesen
unterschiedlichen Klangeindruck der zweite 8r.
die Pleno-Mischung (mit sehr präsentem4') oder
einfach das im ganzen sehr kristallene Klang-
bild, mithin also das digitale Aufnahmeverfab-
ren die Ursache ist. Pinnock bevorzugt, wenn
immer möglich, einen schnellen, gestochen
scharfen und sehr virtuosen Vortrag. Das evo-
ziert im „Allegro" der G-Dur-Suite immerhin
jene Wirkung, die höchstes Prädikai für Cemba-
lospiel überhaupt ist: das Cembalo ,.singf'. Im
Ganzen herrscht aber viel geschwinde, geschlif-
fene Hurtigkeit, weshalb ich der größer phrasier-
ten Interpretation von Edgar Krapp teilweise
den Vorzug geben würde (z.B. in der d-Moil-
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Suite oder in der „Sarabande" und „Gigue" der
e-Moll-Suite). Leider konnte sich der Rezensent
ab der „Courantc" der G-Dur-Suile (B-Scite)
dem Hörvergnügen dieser Aufnahme nicht län-
ger hingeben, da der Diamant beständig „hing"
und auch in den nachfolgenden RiÜen, trotz
Erhöhung des Auflagedrucks, nicht über längere
Zeit flottgemacht werden konnte.

Klaus Peter Richter

o Unsentiniental, fast schroff.

MOZART, Sonate Nr. 11 A-Dur KV 331,
Rondo D-Dur KV 485, Fantasie d-MoD KV 397,
Sonate Nr. 16 C-Dur KV 545; Conrad Hansen
(Hammerkla vi er);
Signal 121 425.« (1 S 30) Digital
Aiifnahniedatum: 1983
Klangbild: Etwas stumpf, nicht sehr differen-
ziert.
Fertigung: Einwandfrei.

D ie Verwendung eines originalen Hammer-
klaviers aus der Zeit Mozarts hat nicht nur

Konsequenzen für das Klangbild, sondern auch

für die Interpretation, die Auffassung der Mu-
sik. Das Hammerklavier zeichnet viel schärfer
und klarer als der moderne Konzertflügel mit
seinem viel weicheren und runderen Ton; es
erlaubt damit nicht jene spezifisch romantische
Gefühlshaltung, Beseelung, Innigkeit oder wie
immer man das nennen möchte, und für die etwa
Clara Haskil oder Dimi Lipatti einstehen. Daher
erstaunt es nicht, daß Conrad Hansen, der noch
aus der Schule Edwin Fischers stammt, einen
gänzlich unscntimenialen. manchmal fast nüch-
ternen Mozart bietet, wobei er die musikalischen
Strukturen kraftvoll und klar herausarbeitet und
sich ansonsten keine Abschweifungen und Ver-
zärtelungen leistet. Eine sachliche, aber nicht
unfreie Auseinandersetzung mit dem Notentext
steht hier im Vordergrund. Manche Tempi {An-
dante der ..Sonatafacile") sind ungewohnt zügig.
Hansens Mozart-Auffassuns ist nicht nach jeder-
manns Geschmack, manche werden Nuancen im
Dynamischen und Alogischen vermissen; den-
noch ist es eine Auffassung, die ernst zu nehmen
ist. Reinhard Müller

Y^L^A Staunenswertes Plattendebüt eines
fso/[ Vierzehnjährigen.

SCHUMANN, Symphonische Etüden op. 13,
BRAHMS, Paganini-Variationen op. 35; Di-
initris Sgouros (Klavier):
EMI IC 067-1436271 (I S 30) Digital
Aufnahmedatum: September 1983
Klangbild: Sehr volter, bemerkenswert farbin-
tensiver Klavierklang mit natürlichen Bässen
und resonanzreichem Diskant.
Fertigung: Einwandfrei.
Vergleichseinspielungen: Schumann: Pogorelich
(DG CD 410520-2), Richter (Ariola 85742 MK),
Anda (DG 138868), Ashkenazy (Decca SXL
21132-BJ. Weissenbere (EMI 2C 069-10547).
Brahms: Cziffra (YM 1001), Facrman (DG
2535013), Katchen (Decca SDD 538).

In diesem Falle hat es der EMI-Konzern un-
heimlich eilig gehabt; Am 16. und 17. Septem-

ber 1983 spielte der 1969 in Athen geborene
Dimitris Sgouros Schumanns Symphonische
Etüden op. 13 und die sperrigen Paganini-Varia-
tionen von Brahms ein. Kaum drei Monate
später war die Platte schon zu haben. Die
Gründe für diesen Schnellschuß liegen auf der
Hand. Der junge, enorm begabte Grieche spielt
zur Zeit mit starkem publizistischen Rücken-
wind und kann sich zugleich auf das Wohlwollen
zahlreicher prominenter Musikerkollegen reife-
ren Semesters berufen, die ihm verdientermaßen
wichtige Konzertpodien und Auftrittsgelegen-
heiten eröffnen.

Ich habe Sgouros in München nicht gehört. Die
folgenden Anmerkungen beziehen sich allein auf
die vorliegende Aufnahme und auf die eine oder
andere Information in Bezug auf das Repertoire
des Pianisten. Es ist ja bekannt geworden, daß
Sgouros mit der Werkliste eines gestandenen
Virtuosen imponiert. Eine fabelhafte, über je-
den Verdacht aufgriff- und anscblagstechnische
Probleme erhabene Technik gestattet es dem
jungen Künstler, mit jenen Werken aufzuwar-
ten, die vielen namhaften Könnern nie unter die
Finger geraten sind. Dabei mag die frühe Erstei-
gung des b-Moll-Gipfels von Tschaikowsky noch
nicht einmal überraschen. Wenn man jedoch
hört, daß Sgouros bereits das ..Dritte'" von
Rachmaninoff parat hat oder in einem Londoner
Konzert neben einer Fülle von pianistischen
Dreifachsaltostücken auch noch Balakirews ,.Is-
lamey" aus den Ärmeln schüttelte, dann mag
selbst der Laie sich Gedanken machen, wie so
etwas möglich ist. Es ist hier nicht der Ort. die
Fragen an Eltern, an Lehrer und Agenten zu
stellen, ob es der psychologischen und künstleri-
schen Entwicklung eines verschwenderisch mit
Klavierinstinkt ausgestatteten Jugendlichen gut
bekommt, wenn er, gleich einem „fertigen"'
Musiker, „con brio*1 über die Kontinente ge-
schickt wird, um dort die Fama seiner Einzigar-
tigkeit zu bestätigen. Das kann gutgehen, das
kann aber auch schiefgehen. Man muß dem
entwaffnend auftrumpfenden Dimitris Sgouros
alles Gute wünschen und überdies vielleicht
noch Wichtigeres: Möge er. wenn er zwanzig ist,
jene Werke, die ihm vom Bewegungsablauf her
bereits heute keine Schwierigkeiten bereiten, als
spirituelle Herausforderung über den manuellen
Akt hinaus begreifen.

Die Platte, die hier am Beginn einer sprichtwört-
lichen Medienkarriere steht, hat buchstäblich
zwei Seiten. Mit den Paganini-Variationen näm-
lich verfährt Sgouros in der Manier eines zirzen-

sisch vorbelasteten Wunderkinds. Nicht der
stoffliche Fortschritt von Variation zu Variation
scheint den Ausführenden zuleiten, sondern die
klavieristische Verlockung eines jeden ,.Stük-
kes", womit sich Sgouros auf einer ähnlichen
Gestaltungsebenc wie Cziffra bewegt. Mit schier
unmäßigem Rubato, gewagten Raffungen und
Dehnungen untermauert er die These, der Zy-
klus sei eine Folge von Klavicr-Capricen. über
deren unhöfliche Problemstellungen es lächelnd
zu triumphieren gilt. In dieser Hinsicht übertrifft
Seouros in zahlreichen Themen-Abwandlungen
eine Vielzahl von Pianisten im besten Mannesal-
ter. Wo andere schwitzen und auf „Durchkom-
men" erpicht sind, locken dieser Knabe die
Bremse und enthüllt im dichten Treiben von
Terzen, Sexten, Oktaven und polyrhythmischen
Überlagerungen noch klangliche und figurative
Besonderheiten. Freilich wird man einwenden,
daß Sgouros das Paganini-Thema etwas sorglos
hinwirft und insgesamt unbekümmert auf den
Kurzzeiteffekt spekuliert. Es ist - bei allem
Respekt - die Meinung eines jungen Künstlers,
dessen Recht es ist, die beiden „Hefte1" als
großes Feuerwerk zu zünden.
Wie Sgouros jedoch Schumanns Opus 13 bewäl-
tigt und einer eigenwilligen, jederzeit einleuch-
tenden und in den prunkenden Episoden begei-
sternden „Lösung" zuführt, kann nur mit einer
tiefen Verbeugung quittiert werden. Klar in den
Temporelationen, bewundernswert locker und
übersichtlich in den schikanösen ..Etüden", wer-
den die verschiedenen Charaktere voneinander
abgesetzt. Die Farben sind wärmer als bei Weis-
senberg, die Überraschungsmomente zahlrei-
cher als bei Anda und Ashkenazy, das Finale
stolzer und akkordisch gesünder als in allen mir
bekannten Versionen. Und Sgouros versäumt es
auch nicht - wie Pogorelich und Gelber - die
wichtigen posthum veröffentlichten Variationen
miteinzubeziehen. Die Plazierung ist eigenwil-
lig, aber dem Spannungsablauf dtirchaus förder-
lich. Die leicht flüchtig angelegte Etüde Nr. 11
(Andante) erinnert den staunenden Hörer we-
nigstens daran, daß es sich bei dieser Interpreta-
tion um die Tat eines Teenagers handelt. Daß
Sgouros in der achtenEtüde zwischen den 64stet-
und den 32stel-Triolen keinen Unterschied
macht, mag man nicht allzu kraß bewerten. Über
diese Feinheit spielt fast jeder Pianist hinweg.

Peter Cosse

mann-Preisträger in Zwickau, auf seiner von
etlichen französischen Cognac-Firmen gespon-
serten Schumann-Platte vor allem als solide
gestaltender, ernster Künstler. Nichts läßt an
einen zum Zeitpunkt der Aufnahme erst 23jähri-
gen Pianisten denken. Im „Camaval'" läßt er
selbst Arrau an Schwerblütigkeit hinter sich, und
die Interpretation der ..Nachtstücke" gerät ihm
vollends zur ausdrucksbeladenen Klangstudie
mit gedämpftem Temperament. Eine solche
Tendenz zu Furtwänglerschem Schwergewicht
kennen wir in ähnlicher Form vom jungen Ba-
renboim, in neuerer Zeit ist sie etwa bei Gerhard
Oppitz zu beobachten. Doch scheint mir eine
solche Sichtweise für einen jungen Pianisten im
alleemeinen, besonders aber hinsichtlich der
frühen Schumann-Zyklen als durchaus proble-
matisch. Wo bleibt "der hinreißende Schwung,
das leichte Hinhuschen mancher Piecen, die
Virtuosität und Brillanz, die letztlieh gerade
junge Pianisten in die Waagschale werfen könn-
ten und die unzweifelhaft zumindest eine Seite
der Schumann-Medaille darstellt.
Beobachtungen der beschriebenen Art lassen
sich an allen drei Opera dingfest machen, fallen
jedoch naturgemäß im ..Carnaval" am meisten
ins Gewicht. Die Keekhcii des „Arlequin1". von
Schumann noch durch die „Vivo"-Vorschrift

NEUVERÜFFENTLICHUNGEN

o Deutscher Schumann aus Frankreich.

SCHUMANN, Carnaval op. 9,3 Romanzen op.
28, Nachtstücke op. 23: Yves Henry (Klavier);
harmonia mundi France 5131 (1 S 30)
Aufnahmedatum: März 1983
Klangbild: Sehr voll, leicht gedeckt, mäßig trans-
parent; insgesamt nicht optimal natürlicher, baß-
betonter Klavierklang.
Fertigung: Rumpelgeräusche auf Seite A.
Vergleichseinspielungen: Michclangeli (DG
2536 415) op. 9, Arrau (Philips 6768 353) op. 9,
Gilels (Ariola M 80 155 k) op. 23, Arrau (Philips
6500 395) op. 28.

ldo Ciccolini schrieb im Geleitwort zur
liegenden Platte, er sei froh, in einer

Zeit, die nur allzuoft Mangel an Imagination mit
Stilreinheit verwechsle, endlich auch wieder ei-
nen Musiker unter den jungen Pianisten ent-
deckt zu haben. Und in der Tat erweist sich Yves
Henry. Jahrgang 1959, vor drei Jahren Schu-
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unterstrichen, scheint wie weggeblasen. Träte
Henry nicht im weiteren Verlauf den Beweis
einer'einwandfreien Pianistik an, könnte man
gar an eine Umgehung der Sprungschwierigkei-
ten des Stückes denken. So ist wohl eher Absicht
zu vermuten, eine musikalische Grundtendenz,
die auch den Fluß der anderen bewegten Stücke
(„Reconnaissance", -..Pantalon et Colombine'-
und vor allem das Paganini-Intermezzo) hemmt.
Geraten die Romanzen im ganzen etwas flüssi-
ger, so geht Henry auch in den „Nachlstüeken"
Heber den tiefsinnigen Gedanken des ersten
Stückes nach als sich auf den Glanz des „Nächt-
lichen Gelages" einzulassen. Im zweiten Stück
stört zudem das Buchstabieren des Eingangsthe-
mas, dem doch etwas mehr Innenleben eigen ist.
Das dunkle Schumann-Bild, das Henry entwirft,
will sich so gar nieht in die große, lichte französi-
sche Schumann-Tradition einpassen.

- Wie weit diese Eindrücke zu Lasten der Aufnah-
metechnik gehen, die ein wenig transparentes, in
der unteren Milteliage kompaktes Klangbild
entwirft, oder auch durch den Flügel - Henry
spielt einen nach Serge Cordiers gleichschwe-
bender Temperatur mit reinen Quinten ge-
stimmten Bösendorfer - läßt sich schwer ent-
scheiden. So fehlt es der gesamten Produktion
entschieden an Brillanz. Nikolaus Deckenbrock

Orgel

O Schwierige, moderne Musik in
exzellenter Interpretation.

AHRENS. Orgel-Opus von 1929 bis 1980; Maria
Giese an der Kleuker-Orgel der Herz-Jesu-
Kirche Berlin-Zehlendorf;
Musica Viva MV 80-1107 (5 S 30) Digital
Klangbild: Voll: rund, weich, in allen Stärkegra-
den ausgeglichen, in hohem Grade mischungs-
fähig.
Fertigung: Gut.

Um 1981 hat sich die Musica Viva durch die
Herausgabe dos gesamten Orgelwerkes

von Schönberg und Krenek mit Martin Hasel-
böck verdient gemacht. 1983 legte sie das gesam-
te Orgel-Opus von 1929 bis 1980 von Joseph
Ahrens in einer Kassette und vor allem in einer
Qualität vor. der man schon die Bezeichnung
..Dokumentation' zuschreiben muß.
Ahrens, katholischer Kirchenmusiker in Berlin,
schrieb neben viel Chormusik hauptsächlich für
die Orgel. Er war bis gegen Kriegsende Domor-
ganist an St. Hedwig, seit 1945 Ordinarius für
Kirchenmusik an der Berliner Hochschule für
Musik. Sein Kompositionsstil, der sich auf das
Wort des seinerzeitigen Nuntius Pacelli „Die
Musik ist die älteste fochter der Kirche" stützt,
ist gekennzeichnet durch eine „von der Grego-
rianik inspirierte und der Qualität der Intervalle
konturierte Linearität, die... zur motivisch-the-
matisch geprägten Dodekaphonie führt" (Be-
gleittext zur Kassette). Ahrens macht es sich und
den Hörern wahrlich nicht leicht. Sind die Früh-
werke bis etwa 1938 trotz atonaler Neigungen
noch verfolgbar (z.B. die kleine Wcihnachtspar-
tita „Zu Bethlehem geboren", 1929), Präludium,
Arie und Toccata a-MolJ (1931) oder die breit
angelegte Dorische Toccata (1938), so wird es
bei"dem Triptichon über B-A-C-H (1949) gegen-
über Regers Opus 46schon schlimm. Das Atona-
le überwiegt absolut das Thematische, das Gan-
ze bleibt schwerverständlich. Auch die Trilogia
sacra (sieben Kontemplationen von 1959 und
sieben Visionen nach der Apokalypse aus dem
Jahre 1960) machen den Hörer bei aller Klang-
vielfalt einfach ratlos. Die „Verwandlungen"'
erscheinen als aus der Dodekaphonie abgeleite-
te, rein konstruktive Möglichkeiten in konzes-
sionsloser Fraktur. Auch Choralbearbeitungen
werden unter dem Titel „Fünf Leisen" (1969)
angeboten; gegenüber der Sprödigkeit der er-
sten vier ist die letzte „Gott sei gelobet und
gebenedeiet'" noch durchhörbar und eigenartig
reizvoll. Von den letzten Werken ,.Trilogia do-
dekaphonica'" (1978) und .,Passacaglia dodeka-
phonica" (1980) ist die letztere noch verhältnis-
mäßig gut verfolgbar, vermutlich weil der Passa-
caglia ein uns nahestehender, nahezu achttakti-
ger Aufbau gegeben ist.

• Will man dieser Musik, insbesondere der mittle-
ren und letzten Schaffensperiode, überhaupt
nahekommen, so ist ein mehrfaches meditatives
Hineinhören nötig, sowie das Studium der Noten
dieser Kassette. Der dieser Kassette beigegebe-
ne Erläuterungstext ist aufgrund der teilweise
unverständlichen Formulierungen dabei wenig
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hilfreich.
Macht der Komponist dem Hörer das Verständ-
nis in steigendem Maße schwer, so bleibt die
Interpretation über jedes Lob erhaben. Hierzu
gehört zunächst die Orgel selbst aus dem Hause
Kleuker, von Ahrcns mit nur 111/25 Stimmen
denkbar ökonomisch angelegt und von der Er-
bauerfirma vorbildlich intoniert. Da stimmt
klanglich einfach alles, jede Stimme geht mit
jeder bis herauf zum geschlossen schönen Ple-
num. Alles ist individuell und weich, nichts grell.
Was aber die Interpretin (nicht die hochbegabte
eigene Tochter Sieglinde, sondern Maria Gie-
se!), als jahrelange Schülerin das Meisters si-
cherlich Authentisches bietend, an blitzsaube-
rem Spiel, höchster Durchhörbarkeit, vor allem
an Farbenreichtum bietet, ist wahrhaft staunen-
erregend; die Musik erhält erst durch die raffi-
niert farbliche Präsentation ihr Leben.
Der Wert dieser Dokumentation liegt also nur
zum Teil im Kompositorischen, das mit fort-
schreitender Zeit immer unverständlicher wird,
als in der technischen und farblichen Wiederga-
be, der man nur höchstes Lob zollen kann, ohne
dabei die Musica Viva ob ihres unternehmeri-
schen Mutes zu vergessen. Herben Briefs

NEUVERÖFFENTLICHUNGEN

Vokalwerke

Fertigung: Tadellos.

fwr) Ein neuer Weg zur Chormusik
^cV vonJ. Brahms.

BRAHMS, Fest- und Gedenksprüche op. 109,
zwei Motetten op. 29: Es ist Heil ans kommen
her und Schaffe in mir. Gott, ein rein Herz, zwei
Motetten op. 74: Warum ist das Licht gegeben
dem Mühseligen und O Heiland, reiß die Him-
mel auf, drei Motetten op. 110: Ich aber bin
elend, Ach, arme Welt und Wenn wir in hoch-
sten Nöten sein; La Chapelle Royale de Paris,
Collegium vocale de Gand, Philippe Herre-
weghe;
harmonia mundi France HM 1122 (1 S 30)
Aufnahmedatum: April 1983
Klangbild: Fein abgestuft, transparent und den-
noch verschmelzend.
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Die Chormusik des 19. Jahrhunderts fuhrt im
Konzertleben eher ein Schattendasein. Nur

selten wird sie künstlerisch so ernst genommen,
wie sie es verdient. Mit der Einspielung Brahms-
scher Chorwerke durch die Chapelle Royale de
Paris und das Collegium vocale de Gand liegt
nun ein sehr wichtiger Beitrag vor, den künstleri-
schen Rang dieser Musik neu zu entdecken.
Herrcweghe geht von dem plausiblen Konzept
aus, daß sich die Gesangstechnik seit dem Ende
des 19. Jahrhunderts entscheidend gewandelt
habe und zur Zeit von Brahms noch eine musika-
lische Gestaltungsweise dominiert habe, welche
die alten Aufführungstraditionen des 18. Jahr-
hunderts in sicherlich veränderter Form fort-
setzt. Herreweghe versucht also, aus seinen
Erfahrungen mit alter Musik heraus die Chor-
werke von Brahms aufzuführen. Diese Idee ist
nicht nur deshalb überzeugend, weil sich Brahms
in den Motetten op. 29, 74 und 110 sehr intensiv
mit der alten Chormusiktradition auseinander-
gesetzt hat. sondern auch, weil das musikalische
Ergebnis sehr eindrucksvoll ist. Herreweghe
gelingt es beispielsweise in „Warum ist das Licht
gegeben dem Mühseligen", den Aufbau, die
formale Architektur deutlich herauszuarbeiten,
gleichsam „sprechend"' zu artikulieren, und er
verzichtet dennoch nicht auf einen sely weichen,
schattierungsreich-romantischen Klang. Allein
wie das „Warum" am Anfang dieser Motette in
den Raum gestellt wird, ist schon faszinierend.
Die feinen Nuancen der Brahms'schen Kompo-
sitionstechnik gelangen in dieser Einspielung zu
Gehör. Einer oft vernachlässigten Musik wider-
fährt hier endlich künstlerische Gerechtigkeit.

Franzpeter Messmer

(VV) Komponistinnen müssen auf Interpre-
x2V ten der ersten Garnitur noch warten.

KOMPONISTINNEN DER ROMANTIK:
MENDELSSOHN-HENSEL, Die frühen Grä-
ber. Die Mainacht, Das Heimweh. Italien. Sehn-
sucht. WIECK-SCHUMANN, Was weinst du
Blümlein, Liebst du um Schönheit, Sie liebten
sich beide, Er ist gekommen. Das ist ein Tag,
MATHIEUX-K1NKEL, An den Mond, Die
Zigeuner, Die Lorelev, Die Geister haben's
vernommen, BACKER-GRÖNDAHL, Fünf
Lieder nach Wilhelm Krag op. 31; Tuula Nien-
stedt (Alt), Uwe Wegner (Klavier):
Musica viva MV 30-1104 (1 S 30)
Aufnahmedatum: 20.-26. 9. 1982
Klangbild: Deutlich, aber Klavier oft zu sehr im
Vordergrund.
Fertigung: Ohne Mängel.

Bei manchen Komponistinnen dauert es eine
Weile, bis man sie in Katalogen oder Lexika

überhaupt findet, weil nämlich keinerlei Über-
einkunft darüber besteht, unter welchem Namen
sie zu erscheinen haben. So tauchen Clara Wieck
und Agathe Backer im „Bielefelder" unter die-
sen ihren Mädchennamen auf, Fanny Mendels-
sohn und Johanna Mathieux hingegen muß man
unter den Namen ihrer Männer Hensel und
Kinkel suchen. Es sei an dieser Stelle empfohlen
- und diese Schallplattenedition hält es erfreu-
licherweise auch so - immer die Mädchennamen
zuerst zu nennen; auch das wäre praktizierte
Gleichberechtigung.
Bis auf ein einziges Lied, nämlich „Walpurgis-

KOMPONISTINNEN
DER ROMANTIK

nacht auf dem Meer' op. 31 Nr. 2 von Agathe
Backer-Gröndahh sind alle diese Liedkomposi-
tionen von Komponistinnen Neuheiten im Kata-
log. Vorausgesetzt natürlich, man betrachtet es
als Neuheit, wenn „Das Heimweh", „Italien"
und „Sehnsucht" aus Felix Mendelssohns Opera
8 und 9 sowie „Liebst du um Schönheit" und „Er
ist gekommen in Sturm und Regen" (Rückert)
aus Robert Schumanns „Liebesfrühlmg" op. 37
nun mit den wahren Autorinnen genannt wer-
den. Besonders gefallen auf dieser Platte die
Lieder der über 100 Jahre völlig vergessenen
Johanna Mathieux-Kinkel, einer im Vormärz
engagierten Demokratin, die nach 1848 nach
England emigrieren mußte und dort vereinsamt
starb. Auch die farbenfrohen, aus Düsterkeit
aufsteigenden Meer- und Sturmgemälde von
Agathe Backer-Gröndahl lassen erkennen, daß
Norwegen keineswegs nur mit Edvard Grieg im
europäischen Konzert vertreten zu sein braucht.
Eine Edition von repertoirepolitischem Selten-
heitswert und darum zu begrüßen - mit dem
Wermutstropfen freilich, daß - wie so oft auch
bei Konzertveranstaltungen der „Frau und Mu-
sik'"-Bewcgung - die Interpretation nur zweite
Wahl ist. Dies darf nicht verschwiegen werden,
weil sonst die wirklich begabten und hörenswer-
ten Komponistinnen niemals aus dem Getto des
Belächeltwerdens herauskommen. Abgesehen
von der etwas pauschalen und aufnahmetech-
nisch zu sehr in den Vordergrund gerückten
Klavierbegleitung ist eben die Sängerin Tuula
Nienstedt das Manko dieser Schallplatte. Ihrer
Stimme fehlt die grundierende Substanz, sie
wirkt unsicher, etwas dünn und farblos, und es
gelingt ihr selten (am besten noch in den Liedern
der Norwegerin), einen melodischen Bogen
spannungsvoll zu entwickeln, Auch sollte man
die Halbton schritte zwischen den Melodiezeiien
in Johanna Mathieux-Kinkels „An den Mond"
als direkte Anbindung verstehen und nicht durch
Ritardandi und Pausen alles auseinanderreißen.
Schade! Hannut Lück

/Q^. Ein musikalisches Kuriosum,
t ^ y sorgfältig entstaubt und mit gediege-

nem Können präsentiert.

MEYERBEER, Gli amori di Teolinda (Szeni-
sche Kantate für Sopran, Klarinette, Chor und
Orchester); Julia Varady (Sopran), Jörg Fädle
(Klarinette), RIAS-Kammerchor, Uwe Grono-
stay, Radio-Symphonie-Orchester Berlin, Gerd
Albrecht;

Orfeo S 054831 A (1 S 30) Digital
Aufnahmedalum: 1981
Klangbild: Offen, leuchtkräftig, präsent.
Fertigung: Keine Mängel.

Gemessen an seiner einstigen Bedeutung
führt der Komponist Meyerbeer heute nur

mehr ein Schattendasein. Der Krönungsmarsch
aus dem „Propheten", die Tenorarie aus der
„Afrikanerin'" - das ist genau genommen alles,
was von ihm übriggeblieben ist.
Ein unverdientes Schicksal? Die musikalische
Ausgrabung, die nun von Orfeo vorgelegt wird,
gibt Gelegenheit, über diese Frage nachzuden-
ken. „Charakterlos" - das war das Wort, mit
dem Richard Wagner Meyerbeers Musik ge-
brandmarkt hat. Kein Zweifel, auch diese „Teo-
linda" ist charakterlos- wenn auch nicht ganz im
abschätzigen Sinn. Meyerbeer war - zumindest
in seiner Frühzeit - ein musikalisches Chamäle-
on, er konnte sich jedem beliebigen Stil anpas-
sen, konnte in allen Farben spielen. So war er
imstande, eine Solokantate nach - damals -
neuester italienischer Art, im Rossini-Stil, zu
schreiben. Auch Mozart und andere Komponi-
sten kommen darin zu Wort. Eigenes sucht man
jedoch vergebens. Trotz aller stilistischer Mimi-
kry hat man es hier mit einem kunstvoll gemach-
ten, temperamentvollen Werk zu tun, dessen
Bekanntschaft Freude bereitet. Vor allem wird
uns damit eine verschollene Musikepoche nahe-
gebracht. Meyerbeer hat das Werk im Jahre 1816
für die Sängerin Helene Harlas und den Klari-
nettisten Heinrich Josef Baerman (beide Be-
rühmtheiten ihrer Zeit) geschrieben. Ein richtig
„maßgeschneidertes" Produkt, wie dies im Zeit-
alter des Virtuosentums üblich war.
Die Wiedergabe besitzt wohl nicht ganz den
blendenden Prunk, der zur Zeit Meyerbeers
geherrscht haben mag, besticht aber durch Ernst
und Feinheit. Dies trifft sowohl auf die Orche-
sterführung Gerd Albrechts als auch auf den
Solo-Klarinettisten Jörg Fädle zu. Und die So-
pranistin Julia Varady erweist sich neuerlich als
kluge und vornehme Gestalterin.

Clemens Höslinger

O Ein stürmisch aufgeführtes
Jugendwerk mit Schwächen in der
Solistenbesetzung.

PUCCINI, Messa di Gloria; Jose Carreras (Te-
nor), Hermann Prey (Bariton), The Ambrosian
Singers. John McCarthy, Philharmonia Orche-
stra, Claudio Scimone;
RCA/Erato ZL 30910 DX (1 S 30) Digital
Aufnahmedatum: 1983
Klangbild: Zuwenig Konturenschärfe, teilweise
verschwommen.
Fertigung: Keine Mängel.
VergleichseinspielungfCorboz (RCA/Eralo ZL
30693 AW).

D as Frappierende an diesem Frühwerk be-
steht darin, daß es nicht die geringsten

Anzeichen eines solchen aufweist. Mit festen,
sicheren Strichen hat der Student des Konserva-
toriums in Lucca seine Abschlußarbeit hinge-
worfen. Da gibt es kein zaghaftes Anfängcrtum,
die Komposition steht kerngesund und selbstsi-
cher da. Daß Puccini ein Mann der Opernszene
war, läßt sich freilich auch in dieser ,.Mcssa"
nicht verleugnen. Von religiöser Verinnerli-
chung findet sich darin kaum eine Spur.
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Claudio Seimone, der kompetente Dirigent,
packt das Stück auch völlig richtig von seiner
Opernseite her an, läßt kraft- und effektvoll
musizieren, gibt dem Bunten und Grellen den
Vorrang.
Weniger erfreulich, daß die klanglichen Farben
gelegentlich zerrinnen (vor allem in den Chor-
stellen) und daß die beiden Solostimmen ungün-
stig besetzt sind. Die große Baßarie („Crucifi-
xus") wird hier vom Chor suppliert, für Her-
mann Prey bleiben somit nur die kurzen Solostel-
len im „Sanctus" und „Agnus" übrig. Und Jos£
Carreras hat seinen Tenorpart offenbar in unge-
sundem Zustand gesungen. Seine Stimme klingt
so brüchig und angegriffen wie noch nie bisher.
Die ältere Erato-Einspielung des Werks (unter
der Leitung von Michel Corboz) ist zwar weniger
prominent, dafür aber passender und einheitli-
cher besetzt. Clemens Höslinger

O Schönberg erneut als IJedkomponist
herausgestellt, in hochgesteigerter
Interpretation.

SCHÖNBERG, Lieder: Dank op. 1/1, Ab-
schied op. 1/2, Erwartung op. 2/1, Schenk mir
deinen goldenen Kamm op. 2/2, Wie Georg von
Frundsberg von sich selber sang op. 3/1. Die
Aufgeregten op. 3/2, Warnung op. 3/3, Geübtes
Herz op. 3/5, Deinem Blick mich zu bequemen
o. op., Traumleben op. 6/1, Verlassen op. 6/4,
Der Wanderer op. 6/8, Der verlorene Haufen
op. 12/2, Ich darf nicht dankend op. 141, Am
Strande o. op., Sommermüd op. 48/1, Tot
op. 48/2; Dietrich Fischer-Dieskau (Bariton),
Aribert Reimann (Klavier);
EMI IC 067 146421 (1 S 30) Digital
Aufilahmedatum: 1983
Klangbild: Etwas dunkel, es fehlt der Glanz.
Fertigung: Einwandfrei, jedoch ohne Abdruck
der Licdtcxle.

Vergleichseinspielung: Lieder der neuen Wiener
Schule (DG 2530 107).

D ie ersten der von Arnold Schönberg veröf-
fentlichten Kompositionen waren zwei Lie-

der nach Texten von Karl Freiherr von Levet-
zow, einem der Mitautoren und -Leiter des Berli-
ner Überbrettls, den Schönberg bald darauf
anläßlich einer Wiener Tournee kennenlernen
sollte. Sind diese Verse in einer Sprache abge-
faßt, die Gewaltiges und Niegeahntes beschwö-
ren möchte, so basieren die vier Lieder op. 2
bereits richtungsweisend für das eigene Schaffen

Schönbergs auf Gedichten von Richard DehmeL
Dem Dichter des ausgrenzenden Lebensgefühls
schrieb Schönberg in Zusammenhang mit dem
Streichsextett „Verklärte Nacht", daß in den
ersten Versuchen, dessen Lieder zu komponie-
ren, mehr von dem stecke, was sich in Zukunft
bei ihm entwickelt habe, als in manchen viel
späteren Kompositionen.
Die Auswahl der hier aufgenommenen Lieder
ruft wieder einmal mehr ins Bewußtsein, in
welchem Ausmaß die stilistische Entwicklung
Schönbergs von Liedkompositionen begleitet
war. Sie werden äußerst engagiert dargestellt,
fast mit zuviel Nachdruck. Fischer-Dieskau
macht deutlich, daß die Bezeichnung „Lied" zu
wenig aussagt für diese hochtemperierten, in
Neuland ausgreifenden Klangbilder. Daß sie
gelegentlich auch ausdrucksverklärt sind,
kommt ein wenig zu kurz. Eine gedeckte Stim-
mung wie im „Traumleben" wird nicht immer
wahrgenommen. Ich habe den Eindruck, daß
Aribert Reimann den Klavierpart eher zu forsch
anlegen möchte, als daß er sich ein übermäßiges
Verweilen nachsagen läßt. Das zeigt sich bei
einem Vergleich mit der 1971 bei der DG
erschienenen Einspielung „Lieder der neuen
Wiener Schule", mit den gleichen Ausübenden,
wobei sämtliche der dort eingespielten Schön-
berg-Liedcr in der Neuaufnahme noch einmal
enthalten sind. Gewiß, die Stimme Fischer-
Dieskaus ist fundierter geworden. Aber die
Diktion der früheren Aufnahme überzeugt mich
mehr, zumal dort ungewöhnliche Tonschritte
sehr bedeutungsvoll gesungen werden, so aus-
drucksvoll, wie sie wohl gemeint waren. Die
Neucinspielung ist dafür in den dramatischen
Teilen komprimierter. Wolfgang Rogge

o Haydii: Alternative zu Furthmost
Schubert: Überflüssig.

SCHUBERT, Gesänge zur Feier des Opfers der
hl. Messe D. 872, J.M. HAYDN, Deutsches
Hochamt (Hier liegt vor deiner Majestät); Rai-
ner van Husen (Tenor), Michael Flöth (Baß),
Domchor Münster, Bläserensemble Münster,
Heinz-Gert Freimuth;
Caüg CAL 30824 (1 S 30)
Klangbild: Kompakt, hallig, mittelpräsent.
Fertigung: Grundgeräuschc (B-Seite).

Waren seinerzeit als Reaktion auf den er-
standenen protestantischen Choral die er-

sten deutschsprachigen katholischen Gesangbü-
cher entstanden, so reagierte man im 18. Jahr-
hundert auf die Aufklärung. Es entstanden frei
gedichtete katholische Gesangbücher für den
Volksgebrauch, deren Lieder zur „Süllen Mes-
se" (der nur gelesenen Missa leeta) gesungen
wurden. Daraus entwickelte sich der Ruf nach
der mehrstimmigen, einfach gesetzten deutsch-
sprachigen Singmessc mit Sätzen wie „Zum
Eingang - Zum Gloria- Zum Evangelium - Zum
Credo - Zur Opferung - Zum Sanctus - Nach der
Wandlung - Zum Agnus Dei - Zur Kommunion
-Zum Schlüsse."

Eines der wichtigsten, weil durchschlagendsten
Werke dieser Art. wurde das von Franz Seraph
von Kohlbrenner gedichtete „Deutsche vollstän-
dige Hochamt mit den gewöhnlichen vier Sing-
stimmen, zwei Hörnern und der Orgel. Zum
Gebrauche für Stadt und Land", das Johann
Michael Haydn (1737-1806) komponierte und
1795 in erster Fassung veröffentlichte. An dic-
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