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Satz an Sequenzstellen ein fiir Toscanini typi-
sches ungeduldiges Treiben erscheint, das bei
den Dvordk-Variationen vermieden wurde.
Reizvoll ist schlieBlich die Interpretation eines
Ubungsstiickes des zwolfjihrigen Rossini, ganz
im Stil der Klassik, durch einen 85jdhrigen.
Auch die routinierte Einspielung kann natiirlich
nichts an der Substanz des Werkes verbessern.
Gereizt hat den Maestro vielleicht die so horbare
Naivitit des Komponisten im abschlieBenden
Variationssatz oder die vorausweisende Kanta-
bilitiat des langsamen Satzes. Bleibt festzuhalten,
daB die Aufnahme nichts Neues zum Toscanini-
Bild beizutragenvermag.  Andreas Jaschinski

NEUVEROFFENTLICHUNGEN

Konzerte

Nicht nur Kurioses aus dem Repertoire
fiir Glasharmonika.

KONZERT MIT GLASHARFE: HASSE,
Kantate L’ Armonica fiir Sopran, Glasharmoni-
ka, 2 Oboen, 2 Horner und Streicher, REICHA,
Grand Solo pour Harmonica avec ’'accompagne-
ment de Porchestre, MASEK, Thema mit 6
Variationen fir Glasharmonika solo; Bruno
Hoffmann (Glasharfe), Edith Wiens (Sopran),
Pro-musica-Orchester Stuttgart, Paul Angerer;
Fono FSM 53 233 EB (Edition Brockhoff)
(1S 30)

Aufnahmedatum: Dezember 1981

Klangbild: Natiirlich.

Fertigung: Einwandfrei.

Es seien die ,.geisterhaftesten Tone*, die er
jemals gehort habe, schrieb Gottfried Kel-
ler nach einem Luzerner Konzert des Schweizer
Glasharmonika-Virtuosen Xaver Schnyder von
Wartensee. Die Bliitezeit des seltsamen Instru-
ments, aus dem Goethe das ,,Herzblut der Welt*
herauszuhoren meinte, fiel jedoch bereits ins
Zeitalter des Rokoko und der Empfindsamkeit.
Auf einen Text des groBen Metastasio hatte
damals Johann Adolf Hasse seine Kantate
.L’Armonica” geschrieben. Auf der von ihm
entwickelten Glasharfe spielt Bruno Hoffmann
den instrumentalen Solopart dieser Kantate, ein
Solo des Prager Mozart-Zeitgenossen Vincenz
Viclav Masek und ein Werk Antonin Reichas.
Als bloBe Kuriositit entpuppt sich unter diesen
Werken das ,,Grand Solo pour Harmonica avec
I’accompagnement de I'orchestre™, das Antonin
Reicha seinerzeit fiir die friith erblindete Glas-
harmonika-Virtuosin Marianne KirchgeBner
komponiert hatte. Der Wechsel zwischen ausge-
dehnten Soli und dem Tutti des mit Streichern,
zwei Floten, zwei Oboen, zwei Fagotten und
zwei Hornern besetzten Orchesters wird bei der
klanglichen Disproportion stellenweise gerade-
zu ad absurdum gefiihrt. Nicht nur fir instru-
mentenkundlich Interessierte hat dagegen Has-
ses Kantate ihre Bedeutung. Zumeist nicht viel
mehr als Farbtupfer gibt die klanglich behutsam
eingebettete Glasharmonika (Glasharfe) hier in
einem zauberhaften Rokokoidyll, fiir das Edith
Wiens einen sauber gefiihrten, quellfrischen So-
pran mitbringt. Nach Meinung Bruno Hoff-
manns, des inzwischen bald siebzigjihrigen
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Glasharfenvirtuosen, diirfte es sich bei dieser
Kantate um die élteste Komposition fiir Glashar-
monika handeln. Hans Christoph Worbs

denz von Sam Franko zurtickgriff, im Finale des
A-Dur-Konzertes auf die bewéhrte Kadenz von
Joseph Joachim. Dafiir bleibt noch geniigend
.idealer* Mozart! Gerhard Wienke

@ Mozart virtuos, leicht und sensibel.

MOZART, Konzerte fiir Violine und Orchester
G-Dur KV 216 und A-Dur KV 219; Itzhak
Perlman (Violine), Wiener Philharmoniker, Ja-
mes Levine;

DG 2532 080 (1 S 30)

Aufnahmedatum: 1983 (?)

Klangbild: Gut abgestimmt, transparent, ausge-
glichen, prisent, in unverhiilltem Raumklang.
Fertigung: Tadellos.

Vergleichseinspielungen: KV 216: D. Oistrach
(EMI 1C 191-02 323/26), Ferras (Decca 6.42 343
AH), A. Loveday (Decca SAD 22 135), KV 219:
Spiwakow (EMI 1C 063-03 478), Altenburger
(RCA RL 30 447 DX), Heifetz (RCA 26.48 057
DP).

ie Beteiligung eines groBen Orchesters —

wenn auch in kleiner Besetzung — sagt tiber
den Interpretationsstil der beiden Mozart-Kon-
zerte (KV 216 und 219) noch gar nichts aus.
Ebensowenig die Tatsache, daf hier ein Dirigent
dazwischengeschaltet* ist. Es gibt Aufnahmen
mit Kammerorchestern, wie etwa dem Engli-
schen mit Wladimir Spiwakow als Solisten und
zugleich unter seiner Leitung, die schwerfilliger
wirken als etwa die an groBe Klangdimensionen
gewohnten, zumeist dirigentisch geleiteten Wie-
ner Philharmoniker. In diesem Fall sind gerade-
zu ideale Bedingungen gegeben, was die Kom-
munikation zwischen Solist und Orchester be-
trifft. Die Wiener Philharmoniker erweisen sich
als flexibel, feinfiihlig, agil, aber auch als Garan-
ten von gebotener Zuriickhaltung. Bei aller
Wiirdigung der bekannten Vorziige dieses Or-
chesters: hier ist der Dirigent keineswegs tiber-
flussig; im Gegenteil: hier vollzieht sich echte
Klangregie und es bleibt noch gentigend Raum
fir den Solisten, auf den diese Aufnahmen
sicherlich vorrangig zugeschnitten sind, der sich
jedoch vollkommen integriert weifl. Damit ent-
steht eine musikalische Feinfiihligkeit, die im-
mer wieder ihre Erfiillung in engster Partner-
schaft findet. Freilich: der edle, klangschéne und
nur in geringen Ansdtzen zu Pathos neigende
Klang der Solovioline ist allein schon ein GenuB.
Die Partien enthalten alles, was man nur wiin-
schen kann. Hier ist weder Platz fiir intellektuel-
les Understatement noch fiir aufgesetzten Glanz
und schon gar nicht fiir interessante ,, Auffassun-
gen®“. Das Format des Geigers bestitigt sich
erneut allein durch hochstrangige ,,Selbstver-
standlichkeiten™ wie Tongebung, Linienflihrung
und Stilgefiihl. Das allein geniigt schon! Insge-
samt Aufnahmen mit KlangbewuBtsein und At-
mosphire, die sich durch wechselseitige Durch-
dringung von Orchester und Solist ergeben. Die
Tempi bewegen sich in der Mitte des Ublichen.
Die Klangbilder entsprechen den optimalen
Vorstellungen einer ausgeglichenen, feinfiihli-
gen Interpretation. Ich zogere nicht, diesen
Aufnahmen einen Ausnahmerang zuzuerken-
nen — dies bezieht sich allerdings nicht in vollem
Umfang auf die (sympathisch kurzen) Kaden-
zen, die Perlman fiir den 2. und 3. Satz des G-
Dur-Konzertes sowie fiir die Sdtze 1 und 2 des A-
Dur-Konzertes selbst beisteuert, wihrend er im
1. Satz des G-Dur-Konzertes auf eine nahezu
unbekannte (ebenfalls nicht iiberragende) Ka-

Hinweis auf einen interessanten
Komponisten.

ROZSA, Klavierkonzert op. 31, Cellokonzert
op. 32; Leonard Pennario (Klavier), Janos Star-
ker (Cello), Sinfonieorchester des Bayerischen
Rundfunks, W. Bottcher, Miinchner Philharmo-
niker, M. Atzmon;

FSM Panteon FSM 53901 Pan (1 S 30)
Klangbild: Recht prisent, von guter Dynamik.
Fertigung: Ohne Mingel.

iklos Rozsa, geboren 1907, ungarischer

Abstammung und seit den vierziger Jahren
in Hollywood lebend, zéhlt zu den bedeutenden
Komponisten eines Genres, das man oft aus
Verlegenheit zwischen der Unterhaltungsmusik
und der ernsten Muse anzusiedeln pflegt. Rozsa
ist als Komponist von Filmmusik beriihmt ge-
worden. Sein dramatischer Instinkt, sein Sinn fiir
Effekte und die Gewichtungen der Gefiihle
befihigte ihn, wirkungsvolle Musik zu schrei-
ben, die dem Film oft mehr Charakter gab als der
groBe Schauspieler oder das Drehbuch.
Freilich hat Rozsa auch Werke verfaf3t, die der
klassischen Gattung einzureihen sind — auch
gegen den Widerstand der Adorno-Schule. Stiik-
ke, die sich an Bartok und Prokofieff ausrichten,
die konzeptuell noch eine tradierte Satztechnik
vorweisen und dem Solisten den Spielraum zur
virtuosen Entfaltung einrdumen. Zu den schén-
sten Konzerten gehort das zweite fiir Violine von
1953, das in einer bezwingenden Aufnahme mit
Heifetz vorliegt. Von 1966 datiert ein hier anzu-
zeigendes Klavierkonzert. Leonard Pennario
ibernimmt den Solopart entschluBfreudig, agil,
rhythmisch versiert. Der Kammermusik-Partner
von Heifetz und Piatigorski erweist sich — das
konnten iibrigens schon Wiedergaben von Rach-
maninoffs d-Moll-Konzert oder Liszts h-Moll-
Sonate belegen — als iiberaus zuverlassiger, un-
zimperlicher Gestalter groBer Werke.
In groBen, markanten Abschnitten ist auch das
Klavierkonzert von Rozsa geschrieben. Drei
Sitze, alle perkussiv, fiebernd, in innerem Auf-
ruhr begriffen. Klangabsichten realisieren sich
vor allem aus der Summe nachhallender Ak-

- kord-Tiirmungen und dtzender Unisono-Liufe.

Das solistische Pensum ist schwierig, der Pianist
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LEONARD PENNARIO
cellokonzert
Cello Concerto 232
JANOS STARKER

hat auch gegen ein groBes Orchester anzugehen,
dessen Blechbldser griindliche Arbeit leisten.
Ein Werk ohne allzu eingéngige Motive, dafiir
unerschiitterlich in den Grundrhythmen, mo-
dern auf eine fast plakative, aber auch das
Lebenstempo feinfiihlig aufnehmende Weise.
Janos Starker betreut den Cellopart des 1969
entstandenen, viel verinnerlichteren Cello-Kon-
zerts ebenfalls mit kiihler Bravour. Eine Platte,
die von den Monsterkonzerten aus dem ,,Revi-
val“-Repertoire des 19. Jahrhunderts durchaus
ablenken konnte. Martin Meyer

WIEDERVEROFFENTLICHUNGEN

Konzerte

O DG-Stars im Brahms-Konzert.

BRAHMS-EDITION: Die Konzerte — Klavier-
konzerte Nr. 1 op. 15 und Nr. 2 op. 83, Violin-
konzert op. 77, Konzert fiir Violine, Violoncello
und Orchester op. 102; Maurizio Pollini (Kla-
vier), Anne-Sophie Mutter (Violine in op. 77),
Gidon Kremer (Violine), Mischa Maisky (Vio-
loncello), Wiener Philharmoniker, Berliner
Philharmoniker, Karl Bohm, Claudio Abbado,
Herbert von Karajan, Leonard Bernstein;

DG 2740 276 (4 S 30)

Aufnahmedatum: 1977 (op. 83), 1980 (op. 15),
981 (op. 77), 1983 (op. 102)

Klangbild: GroBtenteils prasent, von guter Dy-
namik, weitgehend ausgewogen.

Fertigung: Einwandfrei.

eu ist in dieser Kassette nur die Einspielung

des ,,Doppelkonzerts®, die aber auf pikante
Weise zu den drei anderen Einspielungen paBt:
auch dies ist eine gute, respektgebietende Auf-
nahme, die aber den Rang des Spektakulidren
oder gar des Singuldren nicht erreicht. Das hat in
allen Fillen unterschiedliche Ursachen, aber
jedesmal scheint mit die Personlichkeit des Diri-
genten stirker daran schuld zu sein als der
jeweilige Solist (am wenigsten trifft das wohl fiir
das B-Dur-Klavierkonzert zu, in dem sich Abba-
do und Pollini gut erginzen und zu luzidem Spiel
finden). Am problematischsten ist wohl die
Interpretation des d-Moll-Klavierkonzerts, weil

Die Konzerte
The Concertos

SRAHMS
EDITION

Karl Bohm gar zu sehr bremst und statt jugendli-
chem Feuer, das dem Werk angemessen wire,
eher Langeweile ausstrahlt. An die Koppelung
Rudolf Serkin/George Szell oder gar Leon Flei-
sher/Szell (mein personlicher Favorit) mag man
da gar nicht erst denken. Uber Anne-Sophie
Mutters iiberzeugend gegeigte, aber von Kara-
jan allzu kantenlos begleitete Aufnahme des
Violinkonzerts ist im letzten Jahr bereits viel
gesagt und geschrieben worden — und es wird
wohl noch etwas zu sagen sein, wenn die DG
jetzt die hausinterne Konkurrenz mit Gidon
Kremer und Leonard Bernstein vorlegt. Viel-
leicht wirkt sich in Opus 77 der Charakterkon-
trast zwischen dem vitalistischen Bernstein und
dem intellektuellen Kremer produktiver aus als
beim Doppelkonzert, in dem Kremer gleich
doppelt zwischen die Fronten gerit, weil Mischa
Maisky sich zwar stellenweise erfolgreich um
sensible Anpassung bemiiht, aber dann doch
immer wieder zu direkt auftrumpfend intoniert,
wo sein Geigenpartner Kremer mit subtilen
Schattierungen arbeitet. Das Ergebnis ist eine
hochst heterogene Interpretation, die sich zwi-
schen Strenge und Wohllaut, zwischen direktem
Nachvollzug und dialektischer Infragestellung
des Form-Riickgriffs nicht entscheiden kann
oder mag. Rainer Wagner

O Repertoireriickgriff in neuer Kopplung.

TSCHAIKOWSKY, Konzert fiir Violine und
Orchester D-Dur, BRUCH, Konzert fiir Violine
und Orchester Nr. 1 g-Moll; Kyung Wha Chung
(Violine), London Symphony Orchestra, Royal
Philharmonic Orchestra, André Previn, Rudolf
Kempe;

Decca 6.42920 AG (1S 30)

Aufnahmedatum: 1970 und 1972

Klangbild: Stetige Prasenz der Solopartien, gute
Balance der Orchesterparte, riumliche Tiefen-
staffelung.

Fertigung: Ohne Einwinde.

eide Aufnahmen sind nicht neu: das Violin-

konzert von Tschaikowsky wurde mit der
koreanischen Geigerin im Jahre 1972, gekoppelt
mit dem Violinkonzert von Sibelius, veroffent-
licht, Bruchs populires Violinkonzert g-Moll in
der Kopplung mit dessen Schottischer Phantasie
zwei Jahre spiter auf den Markt gebracht. Bei
dieser Platte handelt es sich also nur um den
Riickgriff auf Vorhandenes in anderer Zusam-
menstellung, freilich auch in einer anderen (billi-

geren) Preiskategorie. Daher wurde wohl auch
auf alles (entbehrliche) Beiwerk auf der Platten-
tasche verzichtet. AuBer den nétigsten Angaben
ziert die Tasche einzig auf Vorder- und Riicksei-
te jeweils ein Bild der Solistin. Erstaunlich an
dieser Platte ist zunichst einmal die Spieldaner —
allein das Tschaikowsky-Konzert (auf einer Plat-
tenseite!) dauert fast 35 Minuten. In dieser
Hinsicht also eine preiswerte Platte, die durch-
aus auch in klangtechnischer Hinsicht ihre Quali-
titen bewahrt hat. Die Solopartien sind in bei-
den Aufnahmen ungetriibt prasent. Die Geige-
rin spielt engagiert mit noblem, kultivierten Ton.
Beide Orchester (mit verschiedenen Dirigenten)
begleiten feinfiihlig und mit der gebotenen Zu-
riickhaltung, allerdings auch mit dem nétigen
sinfonischen Gewicht. Auffallend in beiden Auf-
nahmen ist die Lokalisierung des Orchesters
mehr in der Tiefenstaffelung, so daB die raumli-
che Komponente deutlich wird und insgesamt
dabei um so mehr sinfonisches Gewicht erhilt.
Beide Aufnahmen entsprechen den hohen Er-
wartungen an das Niveau klassisch-romantischer
Solokonzerte. Sympathisch ist dabei der Ver-
zicht auf unnétige emotionelle ,,Zutaten®; gera-
de durch die Entschlackung der Solopartien
handelt es sich hierbei um noch immer hérens-
werte Aufnahmen. Gerhard Wienke

NEUVEROFFENTLICHUNGEN

Kammer-
musik

Demonstration zweier historischer
Oboen.

J.S.BACH, Sonate g-Moll fiir Oboe und Cem-
balo BWYV 1030b, Sonate g-Moll fiir Oboe und
Cembalo BWYV 1020, Fuge h-Moll fiir Cembalo
BWY 951, C.PH.E. BACH, Sonate g-Moll fiir
Oboe und B.C. Wq. 135, W.F.BACH, Polonai-
se fiir Cembalo Falck-Verz. 12/5; Michel Piguet
(Oboe), Colin Tilney (Cembalo);

deutsche harmonia mundi/EMI 1 C 069-99 939 T
(1 S 30) Digital

Klangbild: Zwei akustische Ebenen fiir Oboe
und Cembalo.

Fertigung: Einwandfrei.

boensonaten von Bach? Die hier einge-

spielten Sonaten des Thomaskantors sind
eigentlich als Flotensonaten iiberliefert, doch
besteht hinreichende historische Berechtigung
zu Alternativ-Versionen fiir die Oboe. Abgese-
hen davon ist der besondere Reiz dieser Platte,
daB Michel Piguet auf zwei verschiedenen histo-
rischen Oboen spielt. Fir die g-Moll-Sonate
BWYV 1030b verwendet er ein Instrument des
Briisseler Instrumentenbauers J.J.H. Rotten-
burgh, fiir die Sonate BWV 1020 und fiir die von
C.Ph.E. Bach hingegen ein Instrument aus der
Werkstatt des Parisers Christophe Delusse. Die
Delusse-Oboe klingt schlanker und heller als die
Rottenburgh-Oboe, die ihrerseits einen runden,
aber auch etwas topfigen Ton hat.
Begleitet wird Piguet von Colin Tilney auf dem
Zell-Cembalo des Hamburger Museums fiir
Kunst und Gewerbe, einem Kielfliigel, der schon
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C.P.E. BACH,
SONATEN FUR
OBOE UND

CEMBALO

icurs PISTET
CoLEE TULSEY

des ofteren fiir Cembaloaufnahmen herangezo-
gen worden ist. DaB dieses Instrument ein wenig
unterbelichtet bleibt, mag daran liegen, daBd man
auf Schallplatten einen unrealistischen, brillant-
direkten Cembaloklang gewohnt ist.
Schallplattendramaturgisch geschickt sind zwei
kiirzere Solostiicke fiir Cembalo zwischen die
Sonaten geschoben, wodurch Eintonigkeit ver-
mieden wird und beide Musiker hinreichend
Gelegenheit haben, ihre Musikalitét ebenso dif-
ferenziert wie solide unter Beweis zu stellen.
Martin Elste

O Nicht ganz lupenreiner Brahms.

BRAHMS, Klaviertrio H-Dur op. 8; Christian
Zacharias (Klavier), Ulf Hoelscher (Violine),
Heinrich Schiff (Violoncello);

EMI 1C 067-46 682 T (1 S 30)

Klangbild: Hell, voll, transparent.

Fertigung: Einwandfrei.

as hier prisentierte, erst seit gut zwei

Jahren existierende Klaviertrio hat bereits
erste Konzerterfolge mit dem H-Dur Trio von
Brahms verzeichnet, ehe diese Einspielung ent-
stand. Das ausgiebige Zusammenspiel bei die-
sem Stiick und die gute Technik der Interpreten
kamen der Aufnahme sehr zu gute, ohne daB ich
ganz in die im Cover zitierten Lobeshymnen der
Presse einstimmen kann. Kennt man die anderen
Sétze, so wirkt der erste erstaunlich ausgewogen.
Die Anweisung ,,con brio* mufl nicht unbedingt
ein schnelles Tempo bezeichnen, sondern
scheint in diesem Fall doch eher den iber-
schwenglichen Charakter des Satzes zu meinen.
So geht der FluB des ersten Themas in eine
treibende Nervositit tiber, die viele Partien des
Kopfsatzes aufweisen. Im Gegensatz zu den
ibrigen Sdtzen steht das Klavier klanglich sehr
im Vordergrund und scheint die nervésen Tempi
in hohem Maf}e zu bestimmen. Das alles bessert
sich vernehmlich im Scherzo, dessen Trio jenen
hymnischen Uberschwang zeigt, der im ersten
Satz noch fehlte. Hier kommen auch die dort
blaR wirkenden Streicher heraus. Vollends aus-
geglichen ist das Klangbild dann im Adagio. Zu
studieren sind hier die Bemiihungen von Chri-
stian Zacharias, den charakteristischen Bau der
Brahmsschen Klavierakkorde horbar zu ma-
chen, in denen als Oktave Melodietone eingelas-
sen sind, die aber mit ihren spezifischen Kldngen
Brahms® Kompositionen pragen. Ein volliges
Aufgehen im rauschhaften Klang, ein Hinein-
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stiirzen in Klangkaskaden fiihren die Interpreten
im SchluBsatz vor. Trotz der Anmerkungen zum
ersten Satz kann man sich von diesem Ensemble
einiges fiir die Zukunft versprechen.

Andreas Jaschinski

Gelungene Werkzusammenstellung,
natiirliches und frisches Musizieren.

HAYDN, Streichtrios Hob. XVI 40, 41, 42 und
Hob. X174, 75, 76, Klaviertrios Hob. XV 14, 27,
28, Barytontrios Hob. X142, 126, 87, 46; Streich-
trio Bell’Arte: Susanne Lautenbacher (Violine),
Ulrich Koch (Viola), Martin Ostertag (Violon-
cello), Leonore Klinckerfuf (Klavier), Solisten-
ensemble Musica Amorbacensis: Alfred Lessing
(Baryton), Arnt Martin (Viola), Ulrich Walter
(Violoncello);

FSM Pantheon 93 901 (3 S 30) Digital
Aufnahmedatum: Januar 1982

Klangbild: Klar, prasent und natiirlich.
Fertigung: Ohne Mingel.
Vergleichseinspielung: Klaviertrios: Beaux Arts
Trio (Philips 6747 414, 6747 415)

ie Konzeption dieser Aufnahme kann als

durchaus gelungen bezeichnet werden. Ei-
nerseits verbirgt sich hinter der Bezeichnung
L Trio“ sehr Verschiedenes, und zwar nicht nur
hinsichtlich der Besetzung, sondern auch, was
Machart, Herkunft und Bestimmung der Werk-
gruppen anbelangt; andererseits gibt es doch
enge Bezichungen und Abhingigkeiten zwi-
schen den einzelnen Gattungen. Insgesamt gibt
die Kassette einen Einblick in Schaffensbereiche
Haydns, die (gegeniiber Sinfonie und Streich-
quartett) im 6ffentlichen BewuBtsein eine unter-
geordnete Rolle spielen.
Die Barytontrios (es sind insgesamt 126 aus der
Zeit von 1762-1775) schrieb Haydn fiir seinen
Brotgeber, den Fiirsten von Esterhazy, der die-
ses Instrument selbst spielte. Das Baryton domi-
niert mit seinem obertonreichen, scharfen, nasa-
len Ton die Stiicke als Melodieinstrument, wih-
rend Viola und Violoncello sich aufs Begleiten
beschrinken; schlieBlich konnte Haydn seinen
Fiirsten nicht die ,,zweite Geige* spielen lassen.
Fiir den Violaspieler hat dies zur Konsequenz,
daf er die hohe Lage seines Instrumentes kaum
ausniitzen kann. Die drei hier vereinigten Kla-
viertrios stammen aus Haydns reifer Zeit (1790
und 1795). In ihnen sind die Errungenschaften
seiner Streichquartette — gleichmiflige Beteili-
gung der Instrumente an der motivisch-themati-
schen Gestaltung des Satzes — schon spiirbar,
wenn auch das Klavier, vor allem durch den
virtuosen Anspruch seines Parts, noch eine ge-
wisse Vorzugsstellung innehat. Die Streichtrios
sind Bearbeitungen entweder von Barytontrios
oder von Klaviersonaten; originale Streichtrios
gibt es von Haydn nicht.
Am besten gelungen scheinen mir die Aufnah-
men der Barytontrios durch das Solistenensem-
ble ,,Musica Amorbacensis®. Alfred Lessing be-
herrscht das schwierige Instrument souverdn,
bringt vor allem dessen kantable Art voll zur
Geltung. Sehr pointiert und in ihrem Be-
wegungscharakter gut getroffen werden die Me-
nuette vorgetragen, die in den dreisitzigen Wer-
ken an zweiter oder dritter Stelle stehen. Durch
eine deutliche und eindringliche Artikulation
und durch eine sinnvoll gehandhabte Freiheit im
Rhythmischen und Agogischen entsteht ein
sprechendes, gestisches Musizieren, das dieser

Musik angemessen ist.
Die Interpretation der tibrigen Trios — es wird
durchwegs auf alten oder nachgebauten Instru-
menten musiziert — zeichnet sich durch Klarheit,
Natirlichkeit und Frische aus. Wohltuend ist das
Fehlen jener manieristischen, verzértelten Dik-
tion, jener dekadenten Verfeinerung und Ma-
kellosigkeit im Klanglichen, wie sie heute bei
Kammermusikensembles (z.B. beim Beaux Arts
Trio) als Nonplusultra der Interpretation gilt.
Reinhard Miiller

O Undurchsichtiges Konzept.

MOZART, Divertimento Es-Dur, KV 196e
(Anhang 226), HAYDN, Divertimento F-Dur,
Hob II/F7, WEBER, Adagio und Rondo fiir
Blisersextett (ohne Opus-Zahl); Die Deutschen
Blisersolisten: Manfred Clement und Giinther
Passin (Oboen), Ulf Rodenhiuser und Gerd
Starke (Klarinetten), Wolfgang Gaag und Gott-
fried Langenstein (Horner), Kurt Etzold und
Karl Kolbinger (Fagotte);

audite FSM 68 401 (1 S 30) Digital
Aufnahmedatum: Juni 1982

Klangbild: Hell, natiirliche Raumwirkung,
durch Tiefenstaffelung nicht ganz ausgeglichene
Balance der Instrumente (Klarinetten ,,vorn®,
Fagotte und Horner ,hinten*).

Fertigung: Einwandfrei (DMM-Uberspielung),
Knistern im Auslauf der Seite 1.

eit drei Jahren (1980) finden sich diese Solo-

Bliser aus verschiedenen deutschen Spitzen-
orchestern zusammen und musizieren unter dem
Namen ,,Die Deutschen Blédsersolisten®. Je ein
Solo-Oboist, Solo-Klarinettist und Solo-Fagot-
tist sind beim Sinfonieorchester des Bayrischen
Rundfunks zuhause, ein Solo-Klarinettist ist
Berliner Philharmoniker, ein weiterer Solo-
Oboist kommt vom Radio-Sinfonieorchester aus
Berlin, zwei Solo-Hornisten gehoren zu den
Miinchner Philharmonikern und ein Solo-Fagot-
tist ist Mitglied beim Radio-Sinfonieorchester
des Sudfunks in Stuttgart.
Dies konnte eine reizvolle Hochstleistungs-Mi-
schung ergeben und die auf dem ersten Blick
nach Zufall und Gelegenheit schmeckende Pro-
grammsuppe wiirzen. Aber offensichtlich fehlt
(noch) das geistige Band, das ein Ensemble zum
Ensemble macht. Denn nicht erst bei den
Haydn-Variationen (2. Satz des F-Dur-Oktet-
tes) merkt man, daB ein biBchen beziehungslos
nebeneinanderher musiziert wird. GewiB, edel
sind die Klidnge, farbenreich und gut. Jeder gibt
sein bestes und erreicht doch nur ein multipli-
ziertes Solistenprodukt.
Da 14Bt man das filhrende Fagott in der ersten
Variation weder geniigend hervortreten noch die
Oboe in der Begleitharmonie der zweiten Varia-
tion fithren, in der dritten bleibt das Balancever-
hiltnis zwischen dem Oboensolo und dem hohen
Horn unklar, wihrend die Klarinetten akustisch
stets ganz vorn im Rennen liegen. Noch undiffe-
renzierter sind die erforderlichen Wechselver-
hiltnisse in der Variation Nr. 4. Kurz, es beste-
hen Haydn-Einwinde, die auch bei der Mozart-
Interpretation nicht aufgehoben werden. Dafiir
biirgt die unverwelkt schwungvoll-brillante Ver-
gleichsfassung mit dem Niederlandischen Bli-
serensemble unter Edo de Waart.
Das kiirzere Weber-Werk mit seinen knapp
sechs Minuten romantisch-stimmungsvoller
Spieldauer versdhnt zwar, bleibt aber nur ein
Anhang, hat Zugabenwirkung. Man tut sich

schwer mit einem erkennbaren Konzept. Es ist
weder eine beispielhafte Mozart-, Haydn- oder
Weberplatte noch ein exemplarisches Ensemble-
portrat. Gerhard Pdtzig

|7\ Ausgefallenes in hochst aparter
Klangkombination: Klarinette und
Harfe mit Originalstiicken aus der Zeit
um 1800.

MULLER, Grande Polonaise fiir Klarinette,
Harfe und B.c., LEFEVRE, Sonate pour Clari-
nette et Basse op. 12, BACKOFEN, Duo Con-
certante fiir Klarinette, Harfe und B.c., BOCH-
SA, Nocturne fiir Klarinette und Harfe F-Dur,
op. 50 Nr. 2, SCHUBERT, Andante fiir Klari-
nette und Harfe, Melodram Nr. 11 aws Die
Zauberharfe D. 644, WOLFF, Grand Duo Con-
certant fiir Klarinette und Harfe; Dieter Klocker
(Klarinette), Edward Witsenburg (Harfe), Ru-
dolf Watzl (KontrabaB);

Acanta 40.23 512 AW (1 S 30)
Aufnahmedatum: Vermutlich 1982/1983
Klangbild: Vollig natiirlich und ausgewogen,
auch in Klangbalance und Raumlichkeit.
Fertigung: Ohne Mingel, aber mit seitenver-
kehrten Etiketten.

as bei Maurice André als wohlkalkulierter
(Verkaufs-?)Effekt erscheint, wohl gebo-
ren aus dem Wunsch, das ewig Gleichartige zu
durchbrechen, ndmlich als Begleitung seiner
Trompete einmal nicht das Cembalo, nicht die
Orgel, nicht das Klavier, sondern die Harfe zu
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Dieter Klocker
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Edward Witsenburg
Harfe = s

wihlen, wie er dies jiingst mit mehr als drei
Dutzend kurzen und bearbeiteten Renaissance-
und Barockstiickchen auf einer EMI-Platte tat
und bei der Kritik gemischte Gefiihle weckte,
das ist hier das Natiirlichste auf der Welt: als zu
Beginn des 18. Jahrhunderts die Klarinette er-
funden wurde, gewann sie sich bald Freunde und
regte zu vielen Kompositionen an. Die Klang-
verbindung Fléte/Harfe war damals nicht unge-
wohnlich, und so wundert es nicht, daB man
diese Kombination abwandelte und der Harfe
auch die Klarinette zugesellte.

Dieter Klocker, einer der inzwischen auch inter-
national bekannten deutschen Klarinettisten
(der seinem Consortium Classicum gleichfalls zu
internationalem Ruhm verhalf), hat auf dieser
Platte sechs Originalkompositionen fiir Klarinet-
te und Harfe aufgenommen, die alle um oder
wenig nach 1800 entstanden sind und teils noch

der Vergangenheit zugewandt erscheinen, teils
aber auch schon mit romatisch-gefiihlvollen oder
auch mit virtuos-auftrumpfenden Effekten in die
Zukunft weisen.
Die A-Seite enthélt Sticke der erstgenannten
Art von Miiller (eine Grande Polonaise), von
Lefevre (eine dreisdtzige Sonate, op. 12) und
von Backofen (ein konzertantes Duo) — alle drei
Werke beschiftigen in der BaBlinie gewisserma-
Ben als Reminiszenz des verklungenen Conti-
nuo-Zeitalters einen Kontraba@ als Stiitze. Wéh-
rend man bei Lefévre noch fast von einer nach-
barocken Triosonate sprechen kann, lassen die
beiden anderen Stiicke strenge Formschemata
hinter sich und o6ffnen sich frithromantischen
Gestaltungsmitteln. In den etwas spéter entstan-
denen Stiicken der B-Seite — wo die BaBstiitze
keinen Raum mehr hat — kommen neben der
gefiihlsbetont-liedhaften Melodiefithrung der
Klarinettenstimme (exemplarisch vorgefiihrt mit
einem Drei-Minuten-Andante aus Schuberts
Bithnenmusik fiir Klarinette und Harfe aus der
»~Zauberharfe“) die Elemente der virtuosen Bril-
lanz (bei Bochsas Nocturne op. 50 Nr. 2 und bei
Wolffs groBem Duo Concertant) sehr viel stér-
ker und vor allem in den anspruchsvoll gewichti-
geren und eigenwilligeren Harfenpartien zur
Geltung.
Dieter Klocker hat in Edward Witsenburg einen
gleichwertigen hochkaritigen Harfenpartner,
der alle Facetten seines Instruments wohldosiert
leuchten laBt. Erstklassige Aufnahmetechnik
und PreBqualitat (laut Hillenvermerk: ,,Deut-
sche Pressung®) machen diese Platte mit ihren
ausgefallenen, hiibschen Stiicken zu einem Oh-
renschmaus fiir den Freund anspruchsvoller
»Unterhaltungsmusik“ nachklassischer Klein-
meister in einer hochst aparten Klangmischung.
Was erstaunlicherweise kaum passiert, hier ist’s
einmal geschehen: die beiden Plattenetiketten
sind seitenverkehrt aufgebracht — jeder Text gilt
so fiir die jeweils andere Seite . . .

Diether Steppuhn

Kompositions-Rarititen in Raritiits-
Besetzung.

WERKE FUR VIOLINE UND HARFE: POL-
LINIL, Sonate ES-Dur op. 33, SPOHR, Sonate c-
Moll, BOIELDIEU, Sonate Es-Dur, WILM,
Duo op. 156, ROSSINI, Andante con variazioni;
Yehudi Menuhin (Violine), Nicanor Zabaleta
(Harfe);

EMI1C 067-03975T (1S 30)
Aufnahmedatum: (P) 1982

Klangbild: Ausgewogene dynamische Balance
zwischen beiden Instrumenten, présent.
Fertigung: Einwandfrei.

ompositionen fiir Violine und Harfe sind
arititen. Wie das Programm der vorlie-
genden Platte beweist, verdanken sie ihre Exi-
stenz bevorzugt der Zuneigung eines Komponi-
sten zu einer Harfenistin. Dal3 die Harfe den-
noch beileibe kein ausschlieBlich weibliches In-
strument ist, beweist wiederum Nicanor Zabale-
ta, der Segovia der Harfe.
Mit dem ihm kiinstlerisch sehr eng verwandten
Yehudi Menuhin hat er finf dieser Raritdten
eingespielt, von denen bisher nur die Spohr-
Sonate (in zwei Aufnahmen) und die Rossini-
Variationen (in einer Fassung fir Flote und
Harfe) vorlagen. Vom Mozart-Schiiler Frances-
co Pollini scheint die Es-Dur-Sonate fiir Cemba-
lo oder Harfe ,.con violino obligato* das erste auf

Platte erhiltliche Werk zu sein. Die vollige
Gleichberechtigung, die der im heutigen Jugo-
slawien geborene Italiener den zwei Instrumen-
ten zugesteht, gibt beiden alle Entfaltungsmog-
lichkeiten, die es damals gab. Fur die erste von
Spohrs insgesamt sechs Sonaten fiir Violine und
Harfe, die er fiir sich und seine spitere Frau
schrieb, versteht sich das von selbst. Virtuositit
und Kantabilitdt kommen gleichermafen zu ih-
rem Recht.
Und das auch entsprechend bei den Interpreten.
Menuhin wie Zabaleta haben den rechten Nerv
fir die musikalische Biedermeierempfindung
mit ihrer spielerischen Leichtigkeit wie ihrer
ausdrucksvollen Sanglichkeit. Flexible Formung
der melodischen Linien und sensible agogische
Nuancierung treffen genau den spezifischen Ton
dieser Musik.
Das gilt ebenso bei der Es-Dur-Sonate fiir Harfe
(oder Klavier) ,,avec violon obligé* von Boiel-
dieu (dessen Harfenkonzert ja zu den meistge-
spielten gehort); allerdings kommt hier noch
speziell franzosische Grazie dazu: Rossinis Va-
riationen (original fir Oboe und Harfe) tiber die
Arie ,Di tanti palpiti aus seiner Oper ,, Tan-
cred” warten naturgemdf mit viel Virtuositit
auf: ein brillantes SchluBstiick des Duos. Das
einzige bereits fiir Doppelpedalharfe kompo-
nierte Werk, das Duo op. 156 von Nicolai von
Wilm (1834 - 1911), dagegen 1dBt hochromanti-
sche Leidenschaftlichkeit zur Geltung kommen.
Karl Ludwig Nicol

Ein Bratschist profiliert sich im
Alleingang.

REGER, Drei Suiten fiir Bratsche allein
op. 131 D, HINDEMITH, Sonate fiir Bratsche
allein op. 25 Nr. 1; Hirofumi Fukai (Viola);
musica viva MV 30-1075 (1 S 30)
Aufnahmedatum: 12.—14. Juni 1981

Klangbild: Voll und présent, relativ natiirlich
Klangfarbenwiedergabe.

Fertigung: Ohne Mingel.

ratschisten, die von der Geige herkommen,

miissen beileibe keine ,,heruntergekomme-
nen Geiger” sein (wie Heimeran in seinem
Stillvergniigten Streichquartett™ witzelt). Sie
sind vielmehr oft gerade besonders gute Vertre-
ter ihres Fachs. So auch der 40jihrige Japaner
Hirofumi Fukai, Schiiler des ,,Geigermachers®
Galamian, von Szigeti und Lesueur, heute Solo-
bratscher beim Philharmonischen Staatsorche-
ster Hamburg und Professor an der Hamburger
Musikhochschule.
Er stellt sich im Alleingang auf der Platte vor und
bricht gleichzeitig eine Lanze fiir die sehr zu
Unrecht vernachlissigten Bratschen-Solosuiten
Regers. Thre Wiedergabe spricht fiir die Werke
wie fir den Interpreten. Fukai gibt beiden Ele-
menten der Suiten — die eher Sonaten sind — ihr
Recht: dem barocken, dem Vorbild Bachs ver-
pflichteten und dem spatromantischen. Die Li-
nearitit zeichnet er klar und kraftvoll nach, den
spatromantischen Klang- und Ausdruckscharak-
ter arbeitet er durch vielfach differenzierte Ton-
gebung und stilisierte Gestaltungsnuancen
heraus.
Seine Bratsche klingt in der Hohe fast geigenhaft
schlank, in der Tiefe nahezu celloartig sonor.
Die Doppelgriffe, Akkorde und Arpeggien
kommen leicht und wie selbstversténdlich. Fukai
setzt seine Tonmodifikationen entscheidend fiir
den Vortrag ein. In langsamen Sétzen breitet er
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satte Tonfiille aus, fiir rasche setzt er einen
schlankeren, leicht akzentuierten Ton ein.
Fukais unaufdringliche Virtuositit bei Reger
wird zur Brillanz in Hindemiths zweiter Brat-
schen-Solosonate. Die Kniffligkeiten der Kom-
position des gewieften Bratschisten Hindemith
bewiltigt er im wahrsten Sinn des Wortes spie-
lend. Geradezu bravourds legt er den dritten
Satz mit der besorgniserregenden Bezeichnung
Rasendes ZeitmaB. Wild. Tonschonheit ist Ne-
bensache* hin. Nun, Fukai nimmt nur die beiden
ersten Wiinsche des Komponisten beim Wort.
Karl Ludwig Nicol

O Schubert 2 la russe.

SCHUBERT, Klaviertrio Nr. 2 Es-Dur op. 100;
Luba Edlina (Klavier), Rostislav Dubinsky
(Violine), Yuri Turovsky (Cello); :
Chandos ABRD 1045 (1 S 30)
Aufnahmedatum: August 1981

Klangbild: Transparent und ausgewogen.
Fertigung: Ohne Mingel.

as Borodin-Trio setzt sich aus sowjetischen
Emigranten zusammen, die mit dem be-
kannten Borodin-Quartett nur den Geiger ge-
mein hatten, der bis zu seiner Emigration der
Primgeiger eben jenes Quartetts war. Die Piani-
stin ist seine Ehefrau, und der Cellist spielte
frither im Barshai-Orchester. Im Westen habe
diese drei ein Klaviertrio gegriindet, das neben
diesem Schubert-Trio schon das Tschaikowsky-
Trio auf dem britischen Label veroffentlicht hat.
Mit dem Es-Dur-Trio Schuberts auf den Markt
zu kommen, setzt Mut voraus, gilt es doch als die
ungliickliche Liebe vieler Klaviertrios und
ebenso vieler Schallplattensammler, die gemein-
sam immer wieder hoffen, daB jemand die
Probleme des letzten Satzes endlich 16sen moge.
Uberraschend genug, daB es dem Borodin-Trio
gelingt, eben diesen Satz so iiber die Runden zu
bringen, ohne daB die ,himmlischen Léngen®
die Aufmerksamkeit erlahmen lassen. Das Re-
zept dazu ist ein recht eckiges, um nicht zu sagen:
ruppiges Spiel. Die Pianistin setzt Akzente, die
nicht zu iiberhoren sind, und Geiger und Cellist
ziehen mit vollem und dynamisch kaum differen-
zierten Spiel mit. Da gibt es manche Unsauber-
keiten, befremdlicher aber ist das fast mechani-
sche Musizieren, mit dem die ersten drei Sitze
durchgezogen werden. Hat man sich aber einmal
an dieses grobschlichtige Musizieren gewohnt,
wirkt der letzte Satz fast kurzweilig. Dennoch,
meiner Vorstellung entspricht dieser Stil nicht.
Ich wiirde mich aber wohler fiihlen, konnte ich

eine iiberzeugende Alternative empfehlen.
Manfred Kahlweit

Zwei wesentliche Aspekte des
Schubertschen Quartettschaffens in
itberzeugender Darstellung.

SCHUBERT, Streichquartett Nr. 10 Es-Dur op.
125 Nr. 1 D. 87, Streichquartett Nr. 11 E-Dur op.
125 Nr. 2 D. 353; Maté-Quartett: Janos Maté
und Christa Milrad (Violine), Esa Kamu (Vio-
la), Franz Amann (Violoncello);

Bellaphon 680 01 021 (1 S 30) Digital
Aufnahmedatum: 1982

Klangbild: Sehr naturlich, prédsent, sauber,
durchsichtig und ausgewogen.
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Fertigung: Bis auf zwei Oberflachenfehler im 4.
Satz von op. 125/1 einwandfrei.

weierlei verleiht dieser Aufnahme Gewicht:
Da ist einmal die liberraschende Feststel-
lung, daB der neueste Bielefelder Katalog zwar
das d-Moll-Quartett Schuberts (Der Tod und das
Midchen) als Nr. 14 elfmal, die Quartette Nr. 13
und 15 jeweils fiinfmal, den berithmten Quar-
tettsatz (als Nr. 12 gefiihrt) neunmal, aber nur
eine Gesamtaufnahme (mit dem Melos-Quar-
tett) auffithrt, die tbrigen Quartette aber entwe-
der gar nicht einzeln (so die hier vorgestellte Nr.
10, op. 125/1), in nur einer einzigen Aufnahme
(so die hier ebenfalls enthaltene Nr. 11 op. 125/2)
oder mit nur sparlichem Angebot verzeichnet.
Schon deshalb ist jede Neuerscheinung dieser
stiefmiitterlich behandelten Stiicke begriiBens-
wert.
Wenn man dann aber noch eine Interpretation
zu héren bekommt, die bei aller feinsinnig-
nervigen Natiirlichkeit den Charakter der beiden
innerlich weit voneinander entfernt stehenden
Werke so genau trifft wie hier, dann wird die
Begegnung zur Freude. Das Es-Dur-Quartett in
seiner Haydn- und Mozart-Nachfolge klingt
frisch und unbeschwert, ist nicht mit Bedeutsam-
keit beladen, aber auch nicht oberflachlich
leichtgewichtig. Im Scherzo (wie gewohnt an
zweiter Stelle) enthélt es einen angemessenen
SchuB3 Keckheit, im Adagio weist es in jene
Bereiche des Suchens und Erfiihlens, die dann
die spiteren Quartette immer stirker pragten,
zu denen auch das E-Dur-Quartett zahlt, mit
dem eigentlich erst die Suche nach dem eigenen
Stil beginnt. Hier ist die Skala der Empfindlich-
keit und des Ausdrucks breiter anlegt, der Ele-
mente des Aufbegehrens enthilt, der formale
Glatte als rissig andeutet und der Untergriindi-
ges als Beunruhigendes anklingen 148t.
DabB es den Musikern gelingt, nach jener heiter-
unbeschwerten Darstellung des Es-Dur-Quar-
tetts hier bei allem Schonklang des Spiels auch
diese Doppelbodigkeit in ihren Anklingen
durchscheinen zu lassen und das Sprode unter-
schwellig mitzuteilen, ist eine iiberzeugende Lei-
stung, welche diese Platte zu weit mehr macht als
einem willkommenen Repertoirefiiller.
Diether Steppuhn

Eine Ermunterung fiir Blockflotisten.

TELEMANN, Flotensonaten aus dem getreuen
Musikmeister, den Essercizii Musici u.a., Trio
Boismortier: Christian Ohlenroth (Blockflote),
Christian Amann (Violoncello), Barbara Hook
(Cembalo);

Helmer 82 001 (1 S 30)

Aufnahmedatum: August 1982

Klangbild: Prisent und rund.

Fertigung: Keine Mingel.

er Flotist war Preistrdger beim Wettbewerb

1980 in Kassel, der Cellist spielt bei den
Nirnberger Sinfonikern und die Cembalistin ist
Organistin am Salzburger Dom. Der Name des
Trios leitet sich von dem bekannten Flotisten
und Komponisten am Hofe Ludwigs XIV. ab.
Telemanns Musik, als Hausmusik fiir ein damals
noch musikbeflisseneres Biirgertum gedacht,
stammt aus dem ,getreuen Musikmeister* und
aus den ,Essercizii Musici. Im Bielefelder Ka-
talog sind mehrere Einzelaufnahmen aus diesen
beiden Sammelwerken verzeichnet, die bekann-
testen von Frans Briiggen mit Bylsma und Leon-

TELEMANN
TRIO
BOISMORTIER

hardt. Briggen spielt geschliffener als Christian
Ohlenroth, mit schirferem Ansatz und elegante-
rem Vibrato. Die Darstellung des Boismortier-
Trios klingt demgegeniiber erdenschwerer, wo-
zu auch der etwas stirker in den akustischen
Vordergrund geriickte Basso continuo beitragen
mag. Um fiir einen breiteren Kéauferkreis von
Interesse zu sein, wire eine Zusammenstellung
der Blockflotenmusik verschiedener Meister
vermutlich sinnvoller gewesen, so wie es etwa
Hans Martin Linde mit Konrad Ragossnig auf
der Gitarre versucht hat. So bleibt es eine
Ermunterung fiir Blockflétisten und Freunde
barocker Hausmusik, gut anzuhdren aber sicher
kein MuB fiir Sammler. Manfred Kahlweit

NEUVEROFFENTLICHUNGEN

Klavierwerke

Fast kompletter Klavier- und Orgel-
Brahms.

BRAHMS-EDITION: Das Klavierwerk — Sona-
ten op. 1, 2, 5, Balladen op. 10, Variationen iiber
Themen von Schumann, Héiindel, Paganini u.a.
Klavierstiicke op. 76, Rhapsodien op. 79, Fanta-
sien op. 116, Intermezzi op. 117, Klavierstiicke
op. 118, 119, Sonate op. 34b Walzer op. 39,
Variationen op. 23, 21 Ungarische Tinze, 11
Choralvorspiele, 2 Priludien und Fugen, Fuge
as-Moll, Choralvorspiel O Traurigkeit; Krystian
Zimerman, Tamas Vasary, Wilhelm Kempff,
Alfons und Aloys Kontarsky (Klavier), Peter
Planyavsky (Orgel);

DG 2740 278 (11 S 30) z.T. Digital
Aufnahmedatum: 1964, 1976, 1979, 1980, 1982
Klangbild: Sehr prisent, rund, offen, transpa-
rent, Kempff-Platten deutlich flacher.
Fertigung: Einwandfrei.

Vergleichseinspielung: Katchen (Decca).

enn man davon ausgeht, daB man heute

kaum noch einen Pianisten von internatio-
nalem Rang fiir eine Aufnahme von Brahms’
gesamten Klavierwerk gewinnen diirfte, stellt
sich die Frage nach der personellen Aufteilung
eines solchen Unternehmens: Wer spielt was?
Bei der DG hat man sich im Rahmen der

Brahms-Edition fiir eine Dreiteilung der Aufga-
be entschieden. Der noch sehr junge Krystian
Zimerman spielte als Ergénzung seiner Aufnah-
men der ersten beiden Sonaten die frithen Opera
4, 5 und 10 ein, die Brahms ja als rund 20-
jahriger Newcomer aufs Papier brachte. Die
wenig spater komponierten Variationszyklen hat
man dem angehenden Finfziger Tamas Viésary
aufgetragen, und fiir die Kleinformen der Spit-
zeit wurde die Archivkiste geoffnet und Wilhelm
Kempffs klanglich etwas betagte Interpretatio-
nen von 1964 hervorgeholt. Die Klavierstiicke
op. 76 sind wohl nur deshalb Vasary zugefallen,
weil Kempffs Einspielung sich auf einzelne Stiik-
ke beschrinkte.

Eine sicher nicht zufillige Zuordnung also der
Schaffensphasen Brahms’ zum Alter ihrer Inter-
preten. Dennoch ist das interpretatorische Er-
gebnis insgesamt einheitlicher ausgefallen als bei
Katchens beriihmter, immer noch héchst impo-
nierender Decca-Aufnahme aus den sechziger
Jahren, die die Extreme Brahmsscher Aus-
druckskunst oft etwas tibertreibend vorfiihrte. In
den kleinen Formen war hier die Grenze zur
Sentimentalitdt doch manches Mal iiberschrit-
ten, wihrend der mitreiBende Schwung in den
virtuosen GroBwerken so manches Detail unter-
gehen lieB.

Hier gibt sich die DG-Kassette bedeutend gema-
Bigter. Es herrscht bei allen drei Interpreten ein
lockeres, transparentes Gestalten vor, das dem
feurigen Aspekt vieler Werke einiges schuldig
bleibt. Dies gilt in besonderem MaBe fiir Tamaés
Viséary, der in den groBen ,Hammern* der
Handel- und Paganini-Variationen zwar seine
leichtfingerige Virtuositit unter Beweis stellen
kann, aber etwa in den letzten Hindel-Variatio-
nen und der Fuge den kapitalen Zugriff doch
vermissen 1dBt. Das lockere Nonlegato des The-
mas und die spielerischen Variationen gelingen
ihm dagegen sehr viel iiberzeugender. In den
vertrackten Paganini-Studien erreicht er weder
Michelangelis Genauigkeit noch Katchens um-
werfenden Spielrausch. Da tut sich dann doch
ein pianistischer Klassenunterschied auf, auch
wenn Brahms’ dynamische Vorschriften bei dem
Ungarn genauer realisiert sind als bei dem nicht
zu bindigenden Katchen. Uberhaupt bewegt
sich Vésarys Spiel sehr nahe am Notentext (ein
rhythmisch falscher Sechzehntelauftakt in der 9.
Variation von op. 24 darf hier eher als Ausrut-
scher gewertet werden), doch stellt sich dadurch
noch nicht zwingend eine charakteristische For-
mung der einzelnen Stiicke ein. Die Variationen
tiber ein ungarisches Lied liegen dem Kodaly-
Schiiler mehr, hier riskiert er einigen Schwung,
wihrend die romantische Schwarmerei der Schu-
mann-Variationen besonders in den kaprizidsen
.Kreisler-Stiicken nur halbherzig zum Aus-
druck kommt.

Erheblich entschiedener packt Krystian Zimer-
man in den Frithwerken zu. Das es-Moll-Scherzo
ist ihm wirklich wie vorgeschrieben ,,rasch und
feurig“ gelungen, allein manuell ist Zimerman
seinem ungarischen Kollegen doch um einiges
voraus. Ahnlich wie in der schon frither bespro-
chenen Interpretation der ersten beiden Sonaten
bietet der Pole auch in der groBten f-Moll-
Sonate ein brillantes, schlankes und diskant-
betontes Spiel, das die bei Arrau so bedrohlichen
dunklen Farben des Kopfsatzes schlichtweg
tibersicht. Das ist alles sehr affirmativ gespielt,
pianistisch ohne Zweifel fabelhaft, doch er-
scheint mir Zimermans Version um die Dimen-
sion der Tiefe verkiirzt. Brillant natiirlich wieder
das Scherzo — wer verfigt schon iiber einen so

locker-virtuosen Spielapparat. Die Balladen
sind bis auf die etwas heruntergespielt wirkende
Nr. 1 charakteristisch durchgeformt, und in
puncto Genauigkeit ist Zimermans Interpreta-
tion sogar Michelangelis vielgerihmter Einspie-
lung tiberlegen.

Gegen eine solche Pianistik hat Wilhelm
Kempffs Spiel heute natiirlich einen schweren
Stand: In rein technischer Hinsicht ist manches
zu wenig ,.durchgestanden“. Das Hauptthema
der g-Moll-Rhapsodie ist nicht gerade ,,molto
passionato® gespielt, und das d-Moll-Capriccio
aus op. 116 (Allegro agitato) 1aBt allzusehr den
wild-erregten Gestus vermissen. Wenn der ma-
nuelle Standard auch bei weitem nicht mehr
heutigen Anspriichen gentigt, so sind manche
musikalische Aspekte nach wie vor vorbildlich.
Die Schlichtheit der Linienzeichnung in den
Intermezzi aus op. 116, die nie schleppenden
ZeitmaBe der langsamen Stiicke, die wirkliche
Unterscheidung zwischen Allegretto, Andante,
Andantino und Adagio — all das wirkt geradezu
wohltuend gegeniiber mancher heutiger Bedeu-
tungsiiberfrachtung. Zu einem richtigen Kabi-
nettstiickchen gerat Kempff das C-Dur-Inter-
mezzo aus op. 119. So frei in der Artikulation, so
,,grazioso e giocoso* spielt ihm das so schnell
niemand nach.

Einen ganz anderen Zugriff zeigen die Briider
Kontarsky in den vierhéndigen Stiicken, was
ihren altbekannten Einspielungen der ungari-
schen Ténze, der f-Moll-Sonate und der Haydn-
Variationen besser bekommt als den Walzern,
die doch sehr vom agogischen Raffinement le-
ben. Neu eingespielt sind neben den Schumann-
Variationen auch noch die Transkriptionen rus-
sischer Volkslieder (,,Souvenir de la Russie*) des
sechzehnjdhrigen Brahms, die dieser unter dem
Pseudonym W. Marks als op. 151 veréffentlich-
te. Es hat den Kontarskys horbar Spafl gemacht,
die russische Nationalhymne mit dem gehorigen
Pomp vorzutragen. Pianistisch geht es dabei
etwas burschikoser zu als von den Kolner Brii-
dern gewohnt.

Mit in die Kassette eingegliedert wurde Peter
Planyavskys strenge Interpretation der Orgel-
werke (das Instrument bleibt leider ungenannt).
Es entsteht der Eindruck, nicht zuletzt durch
Planyavskys Spiel, daB Brahms dem Klavier
wohl doch mehr-Farben abzugewinnen wuBte.
Fazit: Ein fast kompletter Tasten-Brahms (Voll-
stdndigkeitsfanatiker werden etwa die ,,Studien*
vermissen), interpretatorisch durchweg auf ho-
hem Niveau. Insgesamt wird aber ein etwas
einseitig-schlankes Brahmsbild vermittelt, das
etwa Katchens Wucht oder Arraus Tiefe vermis-
sen laft. Nikolaus Deckenbrock

O Chopin aus Schweden.

CHOPIN, 4 Balladen, Barcarolle; Staffan Sche-
ja (Klavier);

BIS LP-197 (1 S 30) DMM

Klangbild: Recht offen, deutlich, gute Dynamik.
Fertigung: Ohne Mingel.

er schwedische Pianist, der schon mit einer

manuell zuverldssigen und musikalisch an-
nehmbaren Wiedergabe von Prokofieffs schwie-
riger 6. Sonate auf sich aufmerksam gemacht
hat, spielt nun Chopins Balladen und die Barca-
rolle. Es bieten sich gewi} keine umstiirzlerisch
neuen Gesichtspunkte an. Die Werke sind viel
gespielt, selbst groflen Pianisten bleiben die
Zeichen und Hinweise manchmal stumm.

Fryderyk
CHOPIN

The Ballades, Barcarolle
Staffan

SCHEJA

Man kann an Schejas Spiel den Bogen verfolgen,
den Chopin kompositorisch vom Einfacheren
zum Schwierigen, vom Uberschaubaren ins
Komplexere geschlagen hat. Scheja hat keine
Miihe, die immanente Logik der g-Moll-Ballade
auszubreiten, ja, in der Einleitung ist er Egorov
noch tiberlegen. Weniger gegliickt ist das F-Dur-
Stiick; ein eigenartiges Werk von beschaulicher
Idylle und hervorbrechender Démonie, das fir
mein Empfinden bisher nur Rubinstein — die
Gegensitze traumwandlerisch {iberhohend -
adaquat verstanden hat. Scheja unterscheidet da
auf eine etwas platte Art zwischen den flieBen-
den Achteln des ruhigen F-Dur-Teils und den
aufschieBenden Sechzehnteln der storenden
Einwiirfe. Die Doppelgriff-Coda vermag das
Versprechen verzweifelter, motorisch getriebe-
ner Alliire nicht mehr einzuldsen.

In der uniibersichtlichen, die Weite der Stim-
mungen erprobenden f-Moll-Ballade gelingt es
Scheja schlieBlich nur am Rande, die assoziati-
ven, klanglich vielfdltigen Stimmungen gegen-
einander ins Feld zu fithren, die Hohepunkte mit
den raschen Akkord-Folgen wirken gebremst,
die Coda wird an heiklen Stellen vom Pedal
umbhiillt. Ahnlich pauschal wirkt die Barcarolle,
ohne den wiegenden Gang durch die Harmo-
nien. Bemerkenswert bleibt, daB der wenig
bekannte Schwede in der Vermittlung durch-
schnittlicher Werte manch renommierterem Pia-
nisten ebenbiirtig ist. Martin Meyer

Egorovs Chopin-Perspektiven —
kompakt.

CHOPIN, Phantasie op. 49, Ballade op. 23,
Scherzo op. 31, Nocturnes Op. 27/2, 15/2, 72/1;
Youri Egorov (Klavier);

EMI 1C 067-43392 T (1 S 30)

Klangbild: Gute Dynamik, etwas hallig, voll.
Fertigung: Ohne Mingel.

gorovs neue Einspielung einiger Werke von

Chopin zeigt einen kraftvoll durchgezeich-
neten, relativ traditionell gehaltenen Klavierstil.
Nach interpretatorischen Phasen der Unsicher-
heit und des forschenden Zweifels scheint der
Russe sich nun wieder mehr an seine Herkunft
und seine Ausbildung zu erinnern. Immerhin
hatte ihm diese Schulung einen dritten Preis
beim Briisseler Wettbewerb eingebracht.
Die entschiedene Gebirde iiberspannt hier nun
auch kleinere Formen wie drei Nocturnes. Und
in den verzweigten, ,erzdhlerischen® Gebilden
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