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RICHARD STOLTZMAN

rischen Substanz der Meisterwerke der Bläserli-
teratur umgeht. Vielleicht muß man Amerikaner
sein, um vorbehaltlos, mit Show-Effekt, an eine
derart etablierte Musik heranzurauschen, wobei
mancher Aspekt aufhorchen läßt, weil er eben
originell, wenn schon nicht original ist.
Insgesamt gesehen bestätigen aber „Weber 1"
und Rossinis Variationenwerk (hier in B-Dur)
die Einwände meiner „FonoForunV'-Rezensio-
nen in Heft 9/82 (Seite 46) und 9/80 (Seite 61).
Eigenwillige Notendehnungen und Raffungen
blasen am Begleitorchester glatt vorbei, geraten
gelegentlich sogar zum synkopierenden Gegen-
takt. Das Spiel verliert dadurch mehr an Tief-
gang, als es dank dem Gewollt-Anderssein ge-
winnen könnte. Daß die Werkangaben der Plat-
tenseite 2 auf der Tasche und dem Etikett
vertauscht sind, ist ein RCA-Lapsus (leider nun
schon mit Wiederholungseffekt). Mozarts Flö-
ten-Andante KV 315 klingt aber auch als Klari-
netten-Transkription schön. „Singen" mit viel
Vibrato und Belcanto, ja, das kann der Klarinet-
tist Stoltzman auf seinem Instrument. Ein schö-
nes Exempel wird statutiert, daß Geschmacks-
fragen gar nicht so einfach zu beantworten sind.

Gerhard Pützig

(xfö) Musikalische Horizonterweiterung.

BUFFARDIN, Concerto ä 5 e-MoIl, BODIN
DE BOISMORTIER, Concerto op. 26 No. 6 D-
Dur, CORRETTE, Les Sauvages et la Furstem-
berg, Concerto comique No. 25 g-Moll, QUEN-
TIN, Concerto op. 12 No. 1, A-Dur, BLAVET,
Concerto ä 4 parties a-Moll; Musica Antiqua
Köln: Wilbert Hazelzet (Traversflöte), Rein-
hard Goebel, Hajo Bäß (Violine), Karlheinz
Steeb (Viola), Jaap ter Linden (Violoncello),
Jean-Michel Forest (Violone), Henk Bouman
(Cembalo);
DGA 2534010 (1 S 30) Digital
Aufnahmedatum: 21.-23.6.1982
Klangbild: Transparent, klar, hervorragende
Breite in der Dynamik.
Fertigung: Vorzüglich.

Diese Einspielung bietet aus zwei Gründen
Anlaß zu Begeisterung: zum einen wird

eine Literatur erschlossen - das Concerto in
Frankreich während der 1. Hälfte des 18. Jahr-
hunderts -, die bisher kaum bekannt war, zum
anderen ist die Kunst der Musica Antiqua Köln
zu bestaunen, die auf alten Instrumenten klang-
schön, virtuos und ohne jeglichen Abstrich an
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Aufnahme mit diesem Orchester und dem ge-
nannten Dirigenten fand mit Bernard Gavoty im
Pariser Invalidendom statt und zeigte „schwim-
mende" Klangkonturen. Ganz anders dagegen
die Aufnahme mit demselben Orchester und
Dirigenten sowie Marie-Claire Alain als Solistin
im Studio 104 des Französischen Rundfunks. Sie
zeichnet sich durch wesentlich schärfere Klang-
konturen (zudem durch nervigeren Impetus und
schließlich noch durch die profilreichere Orgel)
aus.
Die vorliegende Neuaufnahme des Werkes
(z. Zt. elfte des Repertoires) fand wegen der
Verwendung einer reichdisponierten Orgel wie-
derum in einer Kirche statt, und zwar in St.
Eustache in Montreal. Die Überraschung ist
perfekt: an klanglicher Klarheit, zudem aber
auch an impulsiver Musikalität und Klangbe-
wußtsein der Interpreten stellt diese Platte wohl
alle bisherigen in den Schatten. Die Klarheit der
Klangstrukturen revidiert die berechtigterweise
immer noch (oder wieder) bestehenden Vorur-
teile gegenüber einem ..unverwüstlichen" klang-
lichen „Monumentalgemälde". Charles Dutoit
räumt auf mit der Vorstellung des „amorphen"
Effektgebildes. Sein Form- und Klangbewußt-
sein bleibt stets kontrolliert. Das Orchester ist
engagiert bei der Sache, die Aufnahme hat
Gruppcndetails gleichermaßen ungetrübt einge-
fangen wie den gut abgestimmten Klang der
Orgel, den Peter Hurford ebenso zupackend wie
klar realisiert. Ein Glücksfall in der Interpreta-
tionsgeschichte dieses Werkes. Gerhard Wienke

o Komplettierung von Mehtas Schumann-
Zyklus.

SCHUMANN, Sinfonie Nr. 3 Es-Dur op. 97
(Rheinische), Manfred-Ouvertüre op. 115; Wie-
ner Philharmoniker, Zubin Mehta;
Decca 6.42692 AZ (1 S 30) Digital
Aufnahmedatum: März 1981
Klangbild: Gut gestaffelt, recht räumlich und
durchsichtig.
Fertigung: Ohne Mängel.

Mit der vorliegenden Aufnahme beschließt
Zubin Mehta seinen Schumann-Zyklus

mit den Wiener Philharmonikern; eine gute
künstlerische Visitenkarte abgebend, vermag er
den Wettbewerb mit so manchem illustren Pult-
kollegen durchaus zu bestehen (die Koppelung
des Opus 97 mit der „Manfred"-Ouvertüre fin-
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detsich auf Schallplatten immer wieder). Mehtas
ernsthafte Auseinandersetzung mit Schumanns
sinfonischem Schaffen verdient Respekt; ohne
im „Manfred" etwaigen Hintergründigkeiten all-
zusehr nachzuspüren, hält er sich konstant an die
Musik selbst, was zumindest der „Rheinischen"
wohl bekommt.
Beim Vergleich der von Mehta gewählten Tempi
mit denen in Carlo Maria Giulinis Neueinspie-
lung (DG 2532040) lassen sich interessante Be-
obachtungen machen. Giulini musiziert ein biß-
chen breiter als Mehta, was insbesondere im 1.
Satz der Sinfonie (10:38 zu 8:47) sowie im
„Manfred" (13:35 zu 12:12) auffällt, während für
den 4. Satz das Zeitmaß „Feierlich" bemerkens-
werterweise umgekehrte Werte aufweist (Giuli-
ni 5:27, Mehta 6:41).
In der Disposition der Werke verfährt Mehta
nicht ohne Kalkül. Es gelingt ihm, die Struktu-
ren der einzelnen Sätze prägnant zu verdeutli-
chen. Hier zeigen sich die Wiener Philharmoni-
ker von ihrer besten Seite. Vom Maestro hörbar
beflügelt, liefern sie ein brillantes und im ganzen
überzeugendes Plädoyer für den nach wie vor
unterschätzten Sinfoniker Robert Schumann.

Werner Bollert

NEUVERÖFFENTLICHUNGEN

Konzerte

ur \ l Beethovens Es-Dur-Konzert digital und
edel-bläßlich angeschlagen.

BEETHOVEN, Klavierkonzert Nr. 5 Es-Dur
op. 73; Youri Egorov (Klavier); Philharmonia
Orchestra, Wolfgang Sawallisch;
EMI 1 C 067-43433 T (1 S 30) Digital
Aufnahmedatum: (P) 1983
Klangbild: Offen, präsent, dynamisch weit, be-
friedigend ausbalanciert.
Fertigung: Einwandfrei.

Für die erste EMI-Platte mit Orchester einig-
ten sich der Pianist Youri Egorov und die

Herstellerfirma auf Beethovens Es-Dur-Ever-
green Opus 73. Nach zwei Soloveröffentlichun-
gen mit Werken von Schumann und Chopin, von
denen ich die Chopin-Zusammenstellung trotz
einiger musikalischer Blindstellen als befriedi-
gende Selbstdarstellung eines versierten Virtuo-
sen bezeichnen möchte, wird Egorov auf der
Konzertebene nun auch einem breiteren (Beet-
hoven-Publikum vorgestellt. Tourneen in der
Bundesrepublik und Österreich - zuletzt eine
Reise mit dem Radio-Sinfonieorchester Frank-
furt - haben den „Dritten" des „Concours Reine
Elisabeth" von Brüssel 1975 aus der Anonymität
ins Rampenlicht gerückt. Seine internationale
Karriere lief dem Vernehmen nach in den USA
schon früher an. Schallplatten (Bach, Schu-
mann, Chopin) kamen mit Hilfe diverser Impor-
teure auch nach Deutschland, vermochten aber
nicht jenen blendenden Eindruck zu bestätigen,
den Egorov mit Schumanns „Carnaval" op. 9 auf
einer belgischen DG-Platte - live beim Brüsseler
Wettbewerb mitgeschnitten - hinterlassen hatte.
Mit dem „Fünften" von Beethoven haben fast
alle Pianisten ihr Glück versucht. Die Archive
sind voll davon wie die Scheunen nach einem

guten Sommer. Gould (CBS), Gulda (Decca),
Ashkenazy (Decca), Gilels (Ariola), - die Liste
ließe sich weit über diese Rezensionsrubrik hin-
aus fortführen - haben ihre Meinung über das
Werk geäußert. Sie haben es langsam und
schnell, bald mit vorsichtiger, bald mit herrischer
Geste gespielt. Die „Alten", Kempff, Backhaus,
Edwin Fischer und Rudolf Serkin haben den
Text gewissermaßen in Mono und Stereo vorin-
terpretiert, ehe nun Lupu (Decca) und Egorov
die digitale „Empereur"-Epoche einspielen.
Der junge UdSSR-Emigrant verhält sich neu-
tral. Auch nach wiederholtem Anhören lassen
sich keine Extravaganzen, keine wesentlichen
Flüchtigkeiten nachweisen. Boshaft ausge-
drückt, könnte man die Aufnahme mit den
Attributen festlich-lau beschreiben. Dem Cham-
pagner mangelt es an Spritzigkeit. Es ist, als ob
da zwei Interpreten - und damit sind wir bei
Wolfgang Sawallisch angelangt - nicht auffallen
möchten. Eine Platte also für jene, die sich um
Polarisierungen im Deutungswettstreit keine
Gedanken machen, die schlicht ein schönes
Stück in digitaler Fertigung zur Hand haben
wollen. Sie werden gediegen bedient: normale
Zeitmaße, keine übertriebenen Akzente, rei-
bungslose Geläufigkeit, hübsche Kantilenen.
Vor dem Orchester arbeitet ein echter Sawal-
lisch. Ein Vulkan, der nie tätig war, manierlich,
belesen. Peter Cosse

o Autoritärer Meisterklarinettist, der sich
um die Autorität der Werke wenig
schert.

WEBER, Klarinettenkonzert Nr. 1 f-Moll op.
73, MOZART, Andante C-Dur KV 315, ROS-
SINI, Introduktion, Thema und Variationen C-
Dur für Klarinette und Orchester; Richard
Stoltzman (Klarinette), Mostly Mozart Festival
Orchestra, Alexander Schneider;
RCA RL 14599 (1 S 30) Digital
Aufnahmedatum: August 1982
Klangbild: Orchester sehr mittenzentriert, hal-
lig, hell, etwas gepreßt, gute Solistenbalance.
Fertigung: Einwandfrei.

Skepsis regt sich: „Mostly Mozart Festival
Orchestra" nennt sich der Retorten-Klang-

körper, der den Klarinettenstar Richard Stoltz-
man (das Cover wird von seinem Namen und
Bild beherrscht) auf der Platte mit dem berühm-
ten Weber-Konzert Nr. 1 musikalisch „beglei-
tet". Hört man sich das künstlerische Ergebnis
an - technisch, klanglich und bläserisch durchaus
auf höchstem Solo-Niveau - so regt sich der
Verdacht, daß ein weniger anonymes Spitzenor-
chester schwerlich bereit dazu gewesen wäre, als
gleichberechtigter Musizierpartner gemeinsam
mit diesem Künstler auf dem Etikett zu erschei-
nen. Der Grund: allzu willkürlich wird der
Notentext durch den eminent begabten Bläser
und zweifellos ausgeprägten Individualisten aus-
gelegt und interpretiert.
Wie dem auch sei. Bewunderung verdient - wie
auch schon bei den vorangegangenen Stoltzman-
Produktionen - das atemberaubend hohe bläse-
rische Können des Solisten. Selbst das viergestri-
chene hohe C ist buchstäblich eine einsame
„Spitze" an dynamischer Flexibilität, hinge-
hauchter Eleganz und klangvoller Höhe. Atem-
beraubend ist aber auch die künstlerisch-subjek-
tive Autorität, wie Stoltzman mit der komposito-
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Tonqualität, wie sie ein an modernen Instrumen-
ten geschultes Ohr gewohnt ist, musizieren.
Reinhard Goebel hat sich mit seiner Gruppe
darauf konzentriert, die technischen Probleme,
welche die alten Instrumente aufgeben, zu über-
winden - so z. B. die puristischen Dogmen, daß
alte Musik ohne Vibrato gespielt werden müsse
und eine gewisse Rauheit des Klangs durchaus
angebracht wäre. Diese große Leistung der Mu-
sica Antiqua Köln ist seit langem bekannt. Mir
scheint aber, daß sich die Gruppe noch verbes-
sert hat; denn während bei den ersten Auftritten
des Ensembles die barocke Verzierungskunst,
beispielsweise die Schweller auf den einzelnen
Tönen, zu gewollt, noch nicht aus dem Werk
gewachsen wirkten, ist dies nun nicht mehr der
Fall. Das Akademische, das von der Übertra-
gung musikwissenschaftlicher Quellenstudien
ins Praktische herrührte, ist nun einem sehr
lebendigen und inspirierten Durchgestalten von
Melodie und Klang gewichen. Die Abkehr vom
großen, aber nicht differenziert atmenden Ton
durch Goebel und seine Musiker ist von dem
Risiko begleitet, die große Linie vor lauter
einzelner, ernst genommener und für sich gestal-
teter Töne, zu verlieren. Diese Gefahr wurde
jetzt erkannt und weitgehend umgangen. Eine
andere Gefahr ist die der vordergründigen Vir-
tuosität, da oft, besonders auffallend im Concer-
to von Buffardin, sehr schnelle Tempi gewählt
werden, ohne die einzelnen Noten dem Gesamt-
zusammenhang unterzuordnen.
Aber diese wenigen Ansatzpunkte einer Kritik
werden bei weitem von den Vorzügen der Ein-
spielung ausgeglichen: der überlegten rhythmi-
schen Gewichtung in den Begleitstimmen, dem
sprechenden Spiel der Solisten und der musikali-
schen Flexibilität, die verschiedensten Charakte-
re auf den Instrumenten verwirklichen zu
können.

Das französische Concert unterscheidet sich in
vielem vom italienischen, wie Reinhard Goebel
zutreffend im Schallplattenbegleittext schreibt.
Es erfordert ein besonders differenzierungsrei-
ches Spiel, um zu neuem Leben erweckt zu
werden. Dies ist der Musica Antiqua Köln
gelungen. Franzpeter Messmer

NEUVERÖFFENTLICHUNGEN

Kammer-
musik

( ) Zumutung.

BACH, Partita Nr. 2 d-Moll BWV 1004 für
Violine solo, BARTOK, Sonate für Violine solo
(1944); Christina Bolze (Violine);
Thorofon MTH 251
Aufnahmedatum: April 1982
Klangbild: Trocken, steril.
Fertigung: Einwandfrei.

Man fragt sich bei solchen Gelegenheiten
immer wieder, was man einem kaufenden

und damit gutes Geld zahlenden Publikum ei-
gentlich alles zumuten kann. Man fragt sich
weiter ob es nicht möglich sein müßte, Werke
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wie die hier zu Besprechenden vor öffentlicher
Demontage zu schützen.
Es ist allem Anschein nach Christina Bolzes erste
Schallplatte. Man möchte da schon ein bißchen
Schonung gewähren. Doch mit 25 Jahren müssen
einige Dinge mehr überlegt werden, als hier
offenbar geschehen. In diesem Alter ist man
über das Anfängerstadium weit hinaus, man
sollte wissen, was man kann, wo die eigenen
Grenzen liegen, gegen welche Maßstäbe man
etwas entgegenzustellen hat.
Das scheint mir nicht geschehen zu sein. Was
Christina Bolze auf dieser Platte zu bieten hat,
kann man heute an den deutschen Musikhoch-
schulen in jeder Hinsicht besser hören. (Konkre-
te Beispiele Livinius und Kosak in Karlsruhe).
Es fängt an mit tonlichen Mitteln, denen nahezu
jede über braves, neutrales „Richtigspielen"
hinausgehende Qualität abgeht. Da wird so färb
und energielos durch Bach und Bartök gegeigt,
daß einem die Komponisten leid tun können.
Die Grenzen der spieltechnischen Seite schlagen
sich in ständiger Vorsicht, in phantasielosem
Geradeausspiel nieder. Ob Christina Bolze dar-
über hinaus Anlage zu wirklicher Gestaltungsfä-
higkeit hat, wage ich unter Hinzunahme meiner
Konzerteindrücke zu bezweifeln.
Hinzu kommt ein so trockenes Klangbild, daß
sich eventuell bestehende interpretatorische An-
sätze nicht als klingende Musik niederschlagen
können. Die junge Dame sollte sich eher nach
einem gesicherten Tutti-Platz umsehen.

Wolfgang Wendel

o Interpretationen von disziplinierter
Klangsinnlichkeit.

BEETHOVEN, Sonaten für Klavier und Violi-
ne A-Dur op. 47 (Kreutzer-Sonate) und F-Dur
op. 24 (Frühlings-Sonate); Wolfgang Sawallisch
(Klavier), Oto Ughi (Violine);
RCA RL 31647 (1 S 30) Digital
Aufnahmedatum: Juni 1982
Klangbild: Kammermusikalisch adäquate
Raumdimension, direkt, transparent, ausgegli-
chen.
Fertigung: Tadellos.
Vergleichseinspielungen: Ashkenazy/Perlman
(Decca 6.35354 FX), Barenboim/Zukerman
(EMI 1 C 063-02555).

Obwohl diese Aufnahmen in München ent-
standen, scheint die Produktionsfirma wohl

weniger mit deutschen Käufern zu rechnen.
Dafür spricht die Tatsache, daß der Plattenkom-
mentar einzig in italienischer Sprache, allerdings
in englischer Übersetzung, abgefaßt wurde und
sich nur auf die beiden Werke bezieht (wobei
man sich über Beethovens Werkbezeichnungen
mit dem Vorrang des Klaviers vor der Violine
hinweggesetzt hat). Über die beiden Interpreten
erfährt man nichts. Dies ist im Falle des Dirigen-
ten Wolfgang Sawallisch, über den jedes Musi-
kerlexikon Auskunft gibt, kein Manko, wohl
aber im Falle des Geigers, dessen Bekanntheits-
grad seinem (hier erneut ausgewiesenen) Rang
eben doch nicht entspricht. Besondere Auf-
merksamkeit dürfte bei dieser Platte dem Diri-
genten, der kürzlich seinen 60. Geburtstag feier-
te, sicher sein, der hier erneut klare Beweise
seines beachtlichen Könnens als Pianist liefert.
Er ist nicht nur ein verläßlicher Klavierpartner,
sondern entsprechend der Konzeption beider
Werke die eigentliche Interpretationssäule. Sei-

ne Feinfühligkeit, sein Stilempfinden und sein
pianistisches Vermögen lassen keine Wünsche
offen. Daß ein Musiker dieses künstlerischen
Anspruchs bei der Wahl seines Musizierpartners
nicht unkritisch ist, versteht sich von selbst. Und
so entstanden hier Zeugnisse einer erfüllten
Partnerschaft, die Vergleichen mit renommier-
ten anderen Duos standhält. Der besondere
Vorzug dieser Aufnahme liegt, abgesehen vom
Verzicht auf jegliche virtuose Pose, in der subti-
len musikalischen und klanglichen Ausgegli-
chenheit. Die Klangbilder beider Instrumente
bleiben stets transparent (als ob beide Instru-
mente separat aufgenommen wurden), zugleich
ist eine Klangmischung gewährleistet, bei der
allerdings kein Zweifel an der „Kernsubstanz"
des Klaviers besteht. Insgesamt klangerfüllte,
dabei aber doch stets disziplinierte Aufnahmen,
deren (schwierige) „Selbstverständlichkeit" und
Natürlichkeit der Ausdrucksgeste beeindruk-
ken. Gerhard Wienke

o Anne-Sophie Mutter als
Kammernuisikerin auf neuen Wegen.

BRAHMS, Sonate für Klavier und Violine G-
Dur op. 78, A-Dur op. 100 und d-Moll op. 108,
FRANCK, Sonate für Violine und Kla\ier A-
Dur; Anne-Sophie Mutter (Violine), Alexis
Weissenberg (Klavier);
EMI 1 C 157-43443/44 T (2 S 30) Digital
Aufnahmedatum: September/Novembei 1982
Klangbild: Violine im Vordergrund, Klavier
manchmal leise und fern, unnatürlicher Hall.
Fertigung: Einwandfrei.
Vergleichseinspielungen: David Oistrach/Frieda
Bauer op. 78, Svjatoslav Richter op. 100, 108,
Franck, (Ariola-Eurodisc 300609-420).

Von den Brahms'schen Sonaten für Klavier
und Violine gibt es zur Zeit fünf Gesamtein-

spielungen, die Franck-Sonate ist viermal im
Katalog vertreten: die Interpreten sind keine
Unbekannten. Wozu also eine erneute Einspie-
lung? Nur wegen des „Brahms-Jahres"?
Nun, andere Standardwerke aus Klassik und
Romantik sind 30 Mal plattenproduziert wor-
den, und weitere Aufnahmen folgen jedes Jahr;
die vorhandene „Masse" wäre also allein noch
kein Gegenargument. Nennen wir darum die
Positiva der neuen Einspielung mit Anne-Sophie
Mutter und Alexis Weissenberg: für die 20jähri-
ge Geigerin dürfte allein schon die Lösung von

Karajans Kult des Schönklangs und des Tempo-
Mittelmaßes ein Gewinn sein; zusätzlich ist die
kammermusikalische Aufgabe eine neue und
produktive Herausforderung für sie. Und auch
das künstlerische Temperament und die Erfah-
rung Weissenbergs dürften hier erfreuliche An-
stöße gegeben haben, um die Künstlerin in ihrer
interpretatorischen Bandbreite voranzubringen.
Von den früheren Aufnahmen der Violinkon-
zertliteratur hat Anne-Sophie Mutter ihre un-
fehlbare Intonationssicherheit und die Genauig-
keit der Detailformulierung beibehalten, dazu
kommt ein unbekümmert-rhapsodisches Rubato
und eine Stretta-Forcierung etwa am Schluß des
ersten Satzes der G-Dur-Sonate, was aber kei-
neswegs unorganisch wirkt. Auffallend gegen-
über der hier als Vergleich dienenden Oistrach-
Aufnahme sind die nahezu durchweg (und teil-
weise erheblich) schnelleren Tempi und ein
betont kraftvoller Drive in den Durchführungen
(wiederum op. 78, 1. Satz; d-Moll-Sonate). Die
dynamische Staffelung ist weiträumig, minimale
crescendi/decrescendi innerhalb eines Taktes
werden (fast) immer genau beachtet. Anne-
Sophie Mutters Ton ist immer rund und „schön",
selbst in extrem bewegten Partien verliert sie
nicht die Zügel ästhetischer Perfektion - was
allerdings, will man den Ansichten Rudolf Ko-
lischs folgen, nicht unbedingt immer angebracht
ist. Wenn in ihrer vorzüglichen Wiedergabe
dennoch ein Rest von „Unerfülltem" bleibt, so
dürfte es sich um die spezifische, emotional
begründete Charakterisierung der einzelnen
Werke handeln. Um hier - wie bei Oistrach
unnachahmlich - den spezifischen Ton des Wer-
kes zu treffen, bedarf es nicht nur langjähriger
Konzertpraxis und auch Lebenserfahrung, son-
dern es ist darüber hinaus die Erkenntnis nötig,
daß Gesamteinspielungen von Werken aus un-
terschiedlichen Lebensepochen eines Komponi-
sten keine Sache sind, an die man sich mit 20
Jahren schon herantrauen sollte. Hier scheint es,
als habe die Geigerin sich in op. 78 wie auch in
der sehr ansprechend wirkenden Franck-Sonate
besonders gut zuhause gefühlt, während das op.
108 etwas teilnahmslos bleibt, trotz aller techni-
scher und klanglicher Brillanz.
Brahms nannte seine Stücke nicht zufällig „So-
naten für Klavier und Violine" (in dieser Reihen-
folge). Der Klavierpart hat eine mindestens
ebenbürtige Funktion, manchmal dominiert er
sogar über die Maßen des in dieser Gattung sonst
Üblichen. Darum ist es schon bedauerlich, daß
der sehr feinsinnig und oft betont verhalten
intonierende Alexis Weissenberg durch die Auf-
nahmetechnik benachteiligt wurde: sein Part
klingt übermäßig leise und aus der Ferne, dazu
mit einem merkwürdig unnatürlichen Hall be-
haftet. Mittel- und Unterstimmen haben gegen
Undeutlichkeit zu kämpfen, und der Sechzehn-
tel-Diaiog im Finale der G-Dur-Sonate hat bei
weitem nicht die Grazilität der Aufnahme mit
Oistrach und Frieda Bauer. Sie wiederum bringt
die hingetupften Klavierakkorde in der „dolce"-
Stelle nach dem 2. Thema im ersten Satz dieser
Sonate (T. 53ff. und 191ff.) wie eine Vorahnung
des jungen Debussy, während es bei Weissen-
berg zweifelsfrei wie Brahms klingt. Dieser Ver-
gleich mag vielleicht befremden, aber folgendes
soll damit gesagt werden: die Oistrach/Bauer-
Interpretation sieht die Sonate in einem histori-
schen Kontinuum, Mutter/Weissenberg präsen-
tieren sie so, wie sie ist. Auffassungssache...

Hartmut Lück

O Variationen für Gitarre - Originale und
Bearbeitungen.

CARCASSI, Au clair de la lune op. 7, SOR,
Introduktion und Variationen über Marlbo-
rough s'en va-t-en guerre und Variationen über
ein Thema von Mozart, HÄNDEL, Sarabande,
BEETHOVEN, 6 leichte Variationen über ein
Schweizer Lied, COUPERIN, PassacaUle;
Alexandre Lagoya (Gitarre);
CBS D 37787 (1 S 30) Digital
Aufnahmedatum: (P) 1983
Klangbild: Präsent, klare Konturen.
Fertigung: Einwandfrei.

Variationen für Gitarre" hätte die vorliegen-
de Platte "betitelt werden können (korrek-

terweise noch mit dem Zusatz „Originale und
Bearbeitungen"); denn Lagoya hat hier aus-
schließlich verschiedene Typen von Variations-
formen zusammengestellt: auf der ersten Seite
Originalkompositionen und auf der zweiten ei-
gene Arrangements von Harfen- und Cembalo-
werken.
Die Platte bietet beides: die Kunst der Variatio-
nenkomposition und die Kunst des Variations-
spiels. Das wird gleich in Carcassis Variationen
über das populäre französische Lied „Au clair de
la lune" deutlich. Der Gitarrenkomponist bietet
hier in den verschiedenartigen Variationen die
Gelegenheit, sein Instrument in unterschiedlich-
sten Möglichkeiten der Spieltechnik seiner Zeit,
des Biedermeier, vorzuführen. Und Lagoya
schöpft all das nicht nur technisch - u . a . mit
pizzicato und Flageoletts - aus, sondern ebenso
musikalisch. Sein feinfühliges Differenzieren
von Anschlag und Klangfarben macht jede der
Variationen zu einer Welt ganz eigener musikali-
scher Stimmung: sozusagen Mondscheinvaria-
tionen.
Entsprechendes gilt für die anderen Variatio-
nenwerke, wobei Lagoya jeweils den eigenen
Stil der Komposition insgesamt wie den Charak-
ter jeder einzelnen Variation stark ausgeprägt
herausarbeitet. Das Comeback des 54jährigen
hat sich gelohnt. Man wäre um einige hörenswer-
te Gitarrenplatten ärmer. Mag man auch hie und
da letzte Präzisionsperfektion vermissen (etwa in
der ersten, der ebenso beliebten wie gefürchte-
ten Mozart-Variationen Sors), so entschädigt die
musikalische wie klangliche Delikatesse der
Wiedergabe (bei der besagten Sor-Variation
etwa die geradezu Mozartische Schwerelosig-
keit) mehr als genug.
Wohlgelungen sind auch Lagoyas Gitarrenein-
richtungen: der Sarabande mit zwei Variationen
aus Händeis 4. Cembalo-Suite, der original für
(die ja verwandte) Harfe oder Klavier geschrie-
benen Beethoven-Variationen und der Variatio-
nenkette von Louis Couperins Passacaille - alle
vorzüglich gitarrengemäß. Karl Ludwig Nicol

Weiblicher Paganini auf der Blockflöte.

HÄNDEL, Andante, COUPERIN, Le Rossi-
gnol en amour, LECLAIR, Tambourin, BACH,
Siciliano, TELEMANN, Rondino, VAN
EYCK, Engels Nachtegaeltje, GOSSEC, Tam-
bourin, PAGANINI, Moto perpetuo op. 11,
BRÜGGEN, 2 Etüden, CHRISTIANSEN, Sa-
tie auf hoher See op. 52, HENRIQUES, Mük-
kentanz op. 20,5, SCHUBERT, Die Biene op.

13,9, RIMSKY-KORSSAKOFF, Hummelflug,
HEBERLE, Rondo presto, MONTI, Czardas
Nr. 1; Michala Petri (Blockflöten), David Petri
(Violoncello), Hanne Petri (Cembalo und Kla-
vier);
Philips 6514324 (1 S 30) Digital
Aufnahmedatum: (P) 1983
Klangbild: Klar, hell, angenehm präsent, natür-
lich.
Fertigung: Sehr gut.

D ie dänische Blockflötenspielerin Michala
Petri ist 25 Jahre jung, und was sie hier als

ganz und gar Blockflöten-untypisches Virtuo-
senzugabenprogramm vorlegt, muß man unein-
geschränkt als spieltechnische Sensation be-
zeichnen. Namentlich die B-Seite hat es in sich:
Paganinis „Moto perpetuo", zwei Etüden von
Frans Brüggen im halsbrecherischen Tempo, ein
Mückentanz von Henriques, Rimsky-Korssakof-
fens „Hummelflug" und der mit frecher Perfek-
tion und spitzbübischer Süffisanz souverän ser-
vierte Czardas von Monti sind nicht nur konkur-
rierende Gags im Hinblick auf andere Zauber-
flötisten und Bläserstars, sondern der Beweis für
die virtuose Podiumsfähigkeit eines Musikin-
strumentes außerhalb der sinfonischen Orche-
sterhierarchie. Perfekte Blockflötenbeherr-
schung, frei von Stilängsten, das ist es, was
Furore macht: perlende Chromatik ohne Hilfs-
klappen, trägheitsloses Stakkatieren bei edler
Tongebung, Akkordbrechungen und heikle In-
tervallsprünge bei makelloser Intonation und
Präzision, frappierende Atemtechnik der großen
Bögen und Zusammenhänge.
Daß dabei die Musikalität nicht zu kurz kommt,
wird überzeugend am mehr als bekannten, fast
schon anrüchigen Monti-Czardas demonstriert.
Köstliche Glissandi-Rutscher und tremolo-arti-
ges Flatterzungen-Gurgcln machen den Spaß
perfekt. Wer bis jetzt die Blockflöte einer gewis-
sen Einseitigkeit bezichtigt hat, muß diese Platte
hören, um das Urteil zu revidieren. Hören
müssen sie aber erst recht die Stilpuristen, die
sich über soviel fröhliche Emanzipation freuen
sollten. Immerhin können sie sich mit Hilfe der
„Alten Musik" auf der A-Seite allmählich an das
Ungewöhnliche gewöhnen, wobei allerdings die
barocke Affektensprache der virtuosen Artistik
deutlich unterlegen ist. Aber dafür ist diese
Platte eben ein Podiumsreißer. Der (weibliche)
Paganini der Blockflöte des Jahres 1983 heißt
Michala Petri. Gerhard Patzig

45


