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Ashkenazy betont in beiden Konzerten die
kammermusikalische Komponente des Mozart-
schen Orchestersatzes. Im c-Moll-Konzert fiihrt
das zu sympathischer Zuriicknahme des aureati-
schen Ballastes. Schlichtheit, UnduBerlichkeit
scheinen zum Programm erhoben zu sein. Spiir-
bar wird Ashkenazys Zielvorstellung, den Ver-
fehlungen rein pianistischen Brillierens auf einer
Ebene des puren ,,Musizierens' zuvorzukom-
men. Im einzelnen mégen manche Ausdrucksde-
tails iiberraschen. So etwa die eklatante Verzo-
gerung bei groBen Intervallspriingen ab Takt
124 (1. Satz). Auch der Seitengedanke des Final-
satzes (Takt 173) entgleitet dem Pianisten un-
versehens in die Regionen Chopinscher Nacht-
stiick-Sentimentalitit. Aufmerksamkeit verdie-
nen die duBerst integrativ vorgetragenen Kaden-
zen und das von scheuer Initiative maBvoll be-
wegte Thema des langsamen Satzes. Im 1. Satz
folgt Ashkenazy nebenbei bemerkt den Ausfiih-
rungsvorschligen der Beck-Ausgabe des Biren-
reiter-Verlages. Peter Cossé

Live-Einspielung zweier dankbarer
Werke fiir konzertierende Orgel
und Orchester.

RHEINBERGER, Konzert Nr. 2 g-Moll op.
177 fiir Orgel, 2 Trompeten, 2 Horner, Pauken
und Streichorchester (1894), POULENC, Kon-
zert g-Moll fiir Orgel, Streichorchester und Pau-
ken (1938); Wolfgang Bretschneider an der gro-
Ben Orgel des Neusser Miinsters, Neusser Kam-
merorchester, Wilhelm Pepping;

Motette M 4005 (1 S 30)

Klangbild: Offen, rdumlich, im Plenum zum
Dunklen neigend, gute Verschmelzung von Or-
gel und Orchester, dennoch ausreichend durch-
horbar.

Fertigung: Gut.

Vergleichseinspielungen:

Poulenc, Malcolm und die Academy of St. Mar-
tin-in-the-Fields (Decca 6.42443)

Unser Interesse mag vorab der 90registrigen
Seifert-Orgel gelten. Mehrfach restauriert bzw.
neuintoniert, vermittelt sie in guter Raumaku-
stik Klangeindriicke bester Romantik ohne top-
figen Beigeschmack, wie sie um die Jahrhun-
dertwende geschitzt, aber selten erreicht wurde
und heute kaum noch zu finden ist. Auf sie ist
auch das Programm zugeschnitten, das eben nur
in einer Art Kathedralakustik voll zum Klingen
zu bringen ist und dessen Realisation als Live-
Mitschnitt besondere Anerkennung verdient.

Der als Kompositionslehrer (u.a. mit Wilhelm
Furtwingler als Schiiler) in Miinchen ansissig
gewesene Rheinberger hat neben zwanzig Orgel-
sonaten zwei Konzerte fiir Orgel und Orchester
geschrieben, von denen das zweite von 1894 hier
wieder vorgestellt wird. Beide sind von Power
Biggs fiir CBS schon einmal eingespielt worden
(FonoForum 5/74 Seite 422). Damals war zu
bemingeln, daB dem warmen Orchesterklang —
bei lebendigem Spiel und technischer Untade-
ligkeit auf weite Strecken eine Neobarockspitze
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aufgesetzt worden ist, die einen unbefriedigen-
den Spaltklang bot. Diesen Fehler hat Bret-
schneider vermieden. Die konzertierende Orgel
verschmilzt in allen Starkegraden mit dem guten,
aus Preistrigern von ,,Jugend musiziert* gebil-
deten Kammerorchester zu einem Ganzen und
vermittelt so bis zu dem choralartig gesteigerten
Ausklang den vielfarbigen Eindruck, der Rhein-
berger vorgeschwebt haben muB.
Wihrend man bei Rheinberger, von einigen Sen-
timentalititen abgesehen, auch Anklinge an
seine Zeit und ihre Vorldufer empfindet, hat sich
der jiingere Poulenc in seinem Konzert von 1938
an die ihm gemiBe franzosische Spitromantik
gehalten. Er wei8 in dem siebenteiligen, aber
einsitzigen Werk doch mehr zu fesseln, gleich-
sam als Sinfonie mit obligater Orgel, welche die
Raumwirkung der GroBkirche bendtigt. Auch
hier erfreut man sich an bester Klangverschmel-
zung von Orgel und Orchester und wird immer
wieder angeregt durch Poulencs Beherrschung
von Form und Klang, durch die er uns heute noch
niher steht als Rheinberger. Ein Vergleich mit
der Malcolm-Einspielung (auf ungenannter Or-
gel) bei Decca 1Bt deren Vorziige erkennen: Die
lebendigen Teile werden ziigiger, mit mehr drive
gespielt (Gesamtzeit 22 1/2° gegeniiber 25’ bei
Bretschneider). Manche besinnliche Thematik
wird von Malcolm noch differenziert herausge-
hoben, undsein Orchesterist in klangschoner Ge-
schmeidigkeit unvergleichlich (Studioproduk-
tion?). Gleichwohl sollte die vorziigliche Bret-
schneider-Live-Einspielung anregen, den Pou-
lenc ofter konzertant zu beriicksichtigen.
Herbert Briefs

Wiederveroffentlichungen
KONZERTE

Hommage a Lily Laskine - eine
eindrucksvolle Huldigung an
die groBe franzosische Harfenistin.

HANDEL, Konzert fiir Harfe und Orchester
B-Dur, op. 4 Nr. 6, GOSSEC, Sinfonie concer-
tante du ballet de Mirza fiir zwei Harfen und Or-
chester D-Dur, BOIELDIEU, Konzert fiir
Harfe und Orchester C-Dur, KRUMPHOLTZ,
Konzert fiir Harfe und Orchester Nr. 6 F-Dur,
REINECKE, Konzert fiir Harfe und Orchester
e-Moll op. 182; Lily Laskine (Harfe), Odette Le
Dentu (Harfe), Kammerorchester Jean-Fran-
¢ois Paillard unter dessen Leitung, Bamberger
Sinfoniker, Leitung Theodor Guschlbauer;
RCA RL 30764 (2 S 30)

Aufnahmedatum: 1964/1965/1966/1968

Klangbild: Dem Alter der Aufnahmen entspre-
chend uneinheitlich, in den Hohen oft zu scharf,
sonst aber im allgemeinen ordentlich.
Fertigung: Ohne wesentliche Mingel.

Mit der Zusammenfassung einiger Erato-Auf-

nahmen aus den 60er Jahren leistet RCA der
groBen franzosischen Altmeisterin der Harfe —
sie ist inzwischen 88 Jahre alt geworden — einen
klingenden Tribut: Fiinf orchesterbegleitete
Konzerte decken einen Zeitraum von 200 Jah-
ren. Erreicht von Handel (op. 4 Nr. 6) iiber Gos-
sec (eine dreisitzige Concertante fiir zwei Har-
fen), Boieldieu (das bekannte C-Dur-Konzert)
und Krumpholtz (Nr. 6 in F-Dur) bis zu Rei-
necke (mit seinem hochromantischen e-Moll-
Konzert op. 182).

Man hitte aus dem reichen Erato-Fundus leicht
auch Kammermusikalisches wihlen kénnen (So-
lostiicke fiir Harfe oder aus der kongenialen
Aufnahme mit Rampal auf der Flote), ja sogar
das unverwiistliche SchlachtroB: Mozarts Dop-
pelkonzert KV 299 mit Rampal — inzwischen
zum fiinften oder sechsten Mal neu aufgelegt —
und hétte das Bild damit abrunden kénnen. Je-
denfalls zeigen die hier vereinten Konzerte
Mme. Laskine — trotz ihres Alters, als sie die
Aufnahmen machte — auf der Hohe ihrer techni-
schen und gestalterischen Kunstfertigkeit, in
ausgewogener Harmonie interpretatorischer, ja
menschlicher Eigenschaften einer groBen Per-
sonlichkeit: jugendlich frisch und doch weise und
iiberlegen wie iiberlegt, unbekiimmert impulsiv
und doch intelligent und kontemplativ. Kraftvoll
und doch sensitiv, rhythmisch exakt und doch
voll pulsierenden Lebens, virtuos und doch nicht
nur brillant — dies ist einfach groe Harfenkunst
und als Hommage an Mme Laskine ein reiner

Ohrenschmaus! Diether Steppuhn
Star-Fusion nach eher kommerziellen
Gesichtspunkten. Fi

SCHUMANN, Klavierkonzert a-Moll op. 54,
Cellokonzert a-Moll op. 129; Martha Argerich
(Klavier), Mstislav Rostropovich (Cello), Natio-
nal Symphony Orchestra of Washington (op.
54), Leningrader Philharmonie (op. 129), Mstis-
lav Rostropovich (op. 54), Gennady Rozhdest-
wensky (op. 129);

DG 2531 357 (1S30)

Aufnahmedatum: Opus 54: 1978; Opus 129:
1960

Klangbild: Den Aufnahmedaten entsprechend
von unterschiedlicher Stereo-Qualitit.
Fertigung: Weitgehend offen; etwas flach und
weniger raumlich im Bereich des Cellokonzerts,
Bandrauschen (S. 2).

Zu einem Zeitpunkt, da die Deutsche Grammo-
phon Gesellschaft eine Schumann/Chopin-
Platte mit dem Duo Argerich—Rostropovich an-
bietet, iibernimmt die Wiederveroffentlichung
der beiden a-Moll-Konzerte von Schumann eine
gewissermaBen werbungsstrategische Aufgabe.
Denn unter rein musikalisch qualifizierenden
Gesichtspunkten betrachtet, ist diese Schu-
mann- und Star-Fusionierung nur zur Hilfte als
werkerhellende Initiative zu begriien.

Rostropovichs Darstellung des Cellokonzerts
aus dem Jahre 1960 ist das Dokument riihrigen,
wohlgendhrten und vor allem entscheidungs-

Mstislav Rostropovich spielt Schumann

freudigen Cellospiels. Das selten beachtete und
in der Tat nicht leicht in den Griff zu bekom-
mende Konzert wurde von Rostropovich unter
Beriicksichtigung seiner verborgenen Reize wie
von innen heraus vitalisiert und von Rozhdest-
wensky mit den superb abtonenden ,,Leningra-
dern* bis in die letzten kompositorischen Ver-
strebungen ausgeleuchtet. Bekanntlich hat sich
Rostropovich, nachdem er im ,,Westen‘‘ FuB3 ge-
faBt hat, mit Vehemenz in die Maschinerie des
vielspurigen Kulturbetriebs gestiirzt. Seine diri-
gentischen Ambitionen schreckten in literari-
scher Hinsicht vor nichts zuriick. Rostropovich
warf sich auf Puccinis ,, Tosca*, auf die Sinfonien
Tschaikowskys und — kaum war er in Washing-
ton heimisch geworden — auch auf Schumanns
a-Moll-Konzert. Mit der Pianistin Martha Arge-
rich schien er schnellstens handelseinig zu sein.
Es sollte offenbar der Nachweis gefiihrt werden,
wie man ohne viel Umstinde und musikalische
Akribie ein bedeutendes Klavierkonzert herun-
terspulen kann. Im fast uniiberschaubaren An-
gebot von Darstellungen dieses a-Moll-Konzerts
ist diese sicher eine der fliissigsten und daher
auch iiberfliissigsten. Zwei begnadete Musiker
scheuen sich nicht, ihr Publikum auf den Arm zu
nehmen. Schumann im Vorbeiflug, flott serviert.
Star-Fusionen dieser Art mogen wieder und
wieder Abnehmer finden. Leider jedoch a8t es
die Machart konventionell gefertigter Schall-
platten nicht zu, sich je nach musikalischer Emp-
findlichkeit eine Scheibe herunterzuschneiden.
Es miiBte in diesem Falle die Cello-Scheibe sein.
Im iibrigen ist diese Schumann-Untat der Arge-
rich keinesfalls als Einzelverfehlung aus der jiin-
geren Vergangenheit anzusehen. Ihre Duo-
Platte mit Stephen Bishop-Kovacevic (Bart6k-
Sonate mit Schlagzeug) und auch ihr Duo-Spiel
mit Alexis Golowin enthiillten ein UbermaR an
Sorglosigkeit im Umgang mit Partituren.

~ Peter Cossé

Neuveroffentlichungen
KAMMERMUSIK

@ und Partiten in ihrer Eigengesetzlich-
keit zu zeigen.

BACH, Sonaten und Partiten fiir Violine solo,
BWYV 1001-1006; Gidon Kremer;
Philips 6769 053 (3S30)

Klangbild: Sehr natiirliche Zeichnung: sparsam-
ster Hall unterstiitzt Kremers Bemiihen um
strukturelle Durchleuchtung.

Fertigung: Einwandfrei.

Kremers Personlichkeitsbild scheint einigerma-
Ben bekannt — ob es vollinhaltlich mit Kremers
Vorstellungen von sich selbst iibereinstimmt, ist
eine andere Frage. Bachs , Tripelextrakt der
Violinmusik* ist fiir jeden Geiger von neuem
eine Herausforderung. Entsprechend der Viel-
schichtigkeit dieser Musik und dem Spektrum
unterschiedlicher Geigernaturen fallen die Dar-
stellungen entsprechend ungleich aus. Schon
dies allein verbietet die Frage nach einem ,,Al-
leinvertretungsrecht*, nach dem ,,Rechthaben*
iiberhaupt. Um wenigstens andeutungsweise ein
Feld abzustecken, sei auf einige unverzichtbare
Einspielungen hingewiesen: Enescu — von Alter
und Krankheit gezeichnet, jedoch mit Bach auf
Du und Du; Szeryng — groB in Konzept und im
Aufzeigen einer Architektur des Lebendigen,

die spitere (DG) nicht frei von gelegentlicher
Hektik; Milstein — Betonung der vitalen Ele-
mente; Grumiaux — Bach-Ideal der Generation
vor Kremer; Menuhin — Verlust geigerischer Po-
tenz geht mit Zuwachs an wissender Darstellung
parallel, Beispiele hoher Verantwortlichkeit;
Heifetz — besser als ihr Ruf, Losldsung von iiber-
kommenen Vorstellungen, ohne génzlich neue
und fiir seine Generation bindende Losungsfor-
men zu bieten. Daneben seien noch einige von
verschiedenartigem Interesse genannt: Lucca —
m.W. einzige komplette Einspielung mittels
,Barockbogen*; Accardo — Zwitter zwischen
virtuosem Leerlauf und punktuell struktureller
Durchleuchtung; Bress — mit Schumanns Kla-
vierbegleitung, unter anderen Gesichtspunkten
entbehrbar; Szigeti — erschiitternd durch Nach-
barschaft von GroBe der Darstellung und inzwi-
schen eingetretenem korperlichem Abbau; Pi-
kaisen — Schwerpunkt auf technischer Meiste-
rung, ohne Fortschritte auf auslegungsméBiger
Seite zu bringen; Olof — eine der sympathisch-
sten, absolutes Gleichgewicht von Konnen und
Wollen.

Dieses hier nur andeutbare Feld hat natiirlich
auch ein Kremer vor Augen. Er kennt auch die
ihm entgegengebrachte Erwartungshaltung. Er
hat aber auch seine eigenen Vorstellungen. Und
er hat einen Teil dieses Repertoires schon ein-
bzw. zweimal aufgenommen. Wenn er sich nun
nochmals aufmacht, sein Bach-Bild der Schall-
platte anzuvertrauen, muf3 man ihm schon mehr
als nur das Schielen nach Verkauflichkeit zubilli-
gen. Was also tun, wenn ein weiteres Mal ein
kleines Kremer-Wunder erwartet wird?
Einerseits versucht Gidon Kremer bei seiner
Neueinspielung Bachs Musik gewissermaBen zu
verselbstandigen, sie loszulosen, von ausfiih-
rungsbedingten Mingeln zu befreien, die andere
Geiger durch Gefiihlsbetontheit zu beménteln
versuchen. Letzteres fiihrt bei ,,melodiosen‘
Sitzen zu einem spiirbaren Distanzieren, ganz
so, als befiirchte er, durch Zugestdndnisse an
sein Gefiihl die Kontrolle zu verlieren. Schnelle
Sétze werden meist ,,schneller als tiblich“ ge-
spielt. Sie kommen aber durch Kremers auBer-
ordentliche Prizision nie in den Bereich durch
Hetze erzeugter Verschwommenheit. Ein ande-
rer merkwiirdiger Zug ist das Auflosen in parti-
kuldre (man mochte fast sagen digitalisierte) Li-
nienfiihrung. Ein Scheinwiderspruch, der durch
die Erzeugung einer ,,akustischen Hiillkurve*
iiber dem so Zerhackten dennoch einigermaBen
aufgelost wird. Eine weitere Manie zeigt sich im
starren Beibehalten einmal angeschlagener
Tempi und deren iibergangslosen Riickungen.
Es sei dahingestellt, ob man darin Inkonsequenz,
programmierte Gefiihlsbezeugungen oder Ori-
ginell-sein-Wollen sehen soll. Es mag auch sein,
daB Kremer thematisches Material zu Beginn
gewissermaflen bis in seine atomaren Bestand-
teile aufgelost vorzeigen mochte, um im Verlauf
der Verarbeitung durch ,,musikalische Reaktio-
nen“ deren Verinderbarkeit und Hinfiihrbar-
keit zu einer GroBform in ihrer ganzen Trag-
weite aufzuzeigen. Fugierte Sitze bieten sich
hier natiirlich besonders an. Auf diese Weise ge-
winnt er der Chaconne Ziige stetigen Wachsens,
Miterlebbarkeit des Werdens ab. Es ist ein Bach
(oder Kremer?), der zur Beschiftigung zwingt.
Eine Darstellung, die den Horer zur Stellung-
nahme, zur Auseinandersetzung mit dem ihm
Vorgesetzten veranlaBt. Ich bin sicher, da
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Kremer das auch gewollt hat. Ob er es so wie hier
geschildert gewollt hat, ist eine andere Sache.

Eine andere, bislang nicht oder nur teilweise ge-
nutzte Begleiterscheinung, die man ganz nach-
driicklich begriiBen muB, ist in der Beigabe des
Faksimiles von Bachs Reinschrift der Sonaten
und Partiten zu erblicken. Interpreten haben sie
immer wieder als Inspirationsquelle fiir ihre ei-
gene Gestaltung herangezogen. Bachs Hand-
schrift, seine Linienfiithrung, sprechen neben den
rein intellektuell erfaBbaren Gestaltungsele-
menten eine iiberaus deutliche, umfassende

Sprache. Wolfgang Wendel
Ko-yletﬂenlg der Am
nit Pepe Romero.

BOCCHERINIL, CQuintette fiir Gitarre und
Streichquartett Nr. 1, 2 und 7 (Gérard Nr. 445,
446 und 451); Pepe Romero (Gitarre), Aca-
demy of St. Martin-in-the-Fields Chamber En-
semble;

Philips 9500985 (1530)

Aufnahmedatum: 1981

Klangbild: Klanggruppenbalance gelegentlich
etwas zu ungunsten der Gitarre, prasent, klare
Konturen.

Fertigung: Einwandfrei.
Vergleichseinspielungen:
Yepes/Melos-Quartett Stuttgart (DG 2530 069)

Fiir die dritte Platte der Boccherini-Gitarren-
quintette mit Pepe Romero und dem Streich-
quartett der Academy of St. Martin-in-the-
Fields gilt im wesentlichen dasselbe, was im Au-
gust-Heft zur zweiten festgestellt wurde. Die
Numerierung der Quintette (Nr. 1, 2 und 7) I6st
einige Verwirrung aus, vor allem, wenn man sie
mit der Numerierung im Bielefelder Katalog
vergleicht. Zum Gliick steht in beiden Fillen
auch die Gérard-Nummer dabei, so daB sich fest-
stellen 1dBt, Nr. 1 und 2 auf dieser Platte sind
keineswegs identisch mit Nr. 1 und 2 im Bielefel-
der Katalog.

Was die Wiedergabe betrifft, so dominiert auch
hier der beschwingte, musikantische Grundton
wie bei den bisherigen Einspielungen. Der fe-
dernde Rhythmus der ,,academyschen* Strei-
cher Tona Brown und Malcolm Latchem (Violi-
ne), Stephen Shingles (Viola) und Denis Vigay
(Violoncello) paBt gut zur Brillanz des spani-
schen Gitarristen. Erfreulich ist wiederum, daB
sich die Ausfiihrenden durchaus nicht an der ih-
nen zu Gebote stehenden Virtuositit berau-
schen, sondern sie in erster Linie als Mittel zum
Zweck einsetzen. Zur Herausarbeitung des typi-
schen Rokokocharakters dieser Musik mit ihrer
Mischung aus verspielter Idyllik und neckischer
Grazie. Das erfolgt sehr bewuBt und iiberzeu-
gend. Klare Konturen, Leichtigkeit und doch
Prignanz des Spiels sorgen ebenso dafiir wie ge-
wissenhafte dynamische Arbeit.

DaB Pepe Romeros Gitarrenpart manchmal ge-
geniiber den Streichern ein wenig zu kurz
kommt, liegt zum einen an dem Verhéltnis einer
gegen vier, zum anderen aber ist es auch schon in
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den Kompositionen begriindet, die samt und
sonders Transkriptionen von Klavierquintetten
Boccherinis sind. Dennoch gibt es auch viel
prachtvollen Gitarrenklang zu genieBSen.

Karl Ludwig Nicol

BRAHMS, Trios fiir Violine, Violoncello und
Klavier op. 8, 87, 101; Les Musiciens, Jean-
Claude Pennetier (Klavier), Régis Pasquier
(Violine), Roland Pidoux (Vieoloncello);
Harmonia mundi France HM 1063/64 (2S30)
Aufnahmedatum: 1981

Klangbild: Sehr klar und voll, besonders das
Klavier, groe dynamische Spannweite.
Fertigung: Einwandfrei.
Vergleichseinspielungen:

Beaux Arts Trio (Ph 6768 146)

Odeon-Trio (RCA RL 30 430 GX)

Trio Pro Arte (DC Bis 098/99)

Die drei Klaviertrios von Brahms spiegeln in ih-
ren duBerst unterschiedlichen Charakteren und
durch ihre auseinandergelegenen Entstehungs-
daten (1854 bzw. Umarbeitung 1889, 1882,
1886) drei Entwicklungsstufen eines Schaffens
wider: Eine Gesamtaufnahme muB deswegen
um so mehr darauf achten, den wechselnden
Haltungen der Werke gerecht zu werden. Der
breite melodische Gestus des H-Dur-Trios ist
deutlich abzusetzen von dem elegischen, zuriick-
haltenden Ton des Opus 87 und dem sehr straf-
fen, energischen Duktus des letzten Klaviertrios.
Die vorliegende Aufnahme ist unter diesen Ge-
sichtspunkten eine sehr gelungene Leistung. Die
Eigenarten der Werke werden deutlich gezeich-
net, das Zusammenspiel erreicht an vielen Stel-
len eine kammermusikalische Dichte, die bei
Stiicken dieser kompositorischen Qualitit ober-
stes Ziel sein muB. Dennoch ist das franzosische
Trio einer Gefahr nicht immer entgangen. Ge-
rade beim dritten Stiick wird deutlich, wie sehr
sich Jean-Claude Pennetier durch den vollgriffi-
gen Klaviersatz doch verleiten 14Bt, seinen Part
hervorzuheben und die beiden Streicher nur-
mehr als kontrapunktische Begleitung erschei-
nen zu lassen. Bei solch volumindsen Partien
hitte man sich insgesamt eine etwas differenzier-
te Zuriickhaltung des Pianisten vor allem beziig-
lich der Dynamik gewiinscht. Die Klavierstimme
gefdhrdet sonst durch ihr markantes Gewicht die
Ausgewogenheit des Gesamtbildes. Anzumer-
ken ist ferner die Spannungslosigkeit mancher
Stellen in den langsamen Sdtzen, mit denen die
Ausfiihrenden offenbar nicht recht etwas anzu-
fangen wuBten. Aber trotz dieser Einschriankun-
gen gelangen alle drei Werke hier zu einer kon-
zentrierten und technisch respektablen Interpre-
tation. Zu erwiahnen ist schlieBlich das sehr aus-
fiihrliche Begleitheft, das — sonst uniiblich — ge-
nauere Analysen der Werke von Ginette Keller
bietet, die ein erkennendes Horen dieser Musik
erleichtern. Andreas Jaschinski

MOZART, Klarinettenquintett A-Dur KV 581,
VYON WEBER, Klarinettenquintett B-Dur op.
34; Kalman Berkes und das Eder Quartett;
Teldec 6.42524

Aufnahmedatum: 1981

Klangbild: MiBig gelungen in dem Versuch, die
Klarinette in die Streicher einzubinden, voll und
transparent.

Fertigung: Ohne Mangel.

Es gibt viele gute Klarinettisten, und ein jeder
muB einmal Mozarts Quintett eingespielt haben.
Wer wollte es ihnen verdenken, obwohl man
auch dem Quintett von Brahms eine vergleich-
bare Aufmerksamkeit wiinschen mochte.

Im BK sind fiinfzehn Aufnahmen aufgefiihrt,
und von ihnen sind die meisten musikalisch und
technisch so befriedigend, daf es keinen ausge-
sprochenen Spitzenreiter gibt. An dieser Tatsa-
che éindert auch diese Neuaufnahme nichts. Das
Problem der Balance zwischen dem prallen Ton
des Blasinstruments und dem strippigen*
Klang der Streicher ist auch hier nicht gelost
worden, obwohl sich der Bldser kammermusika-
lisch zuriickhilt. Die Interpretation bietet keine
neue Perspektiven: es wird schon schlicht und
ohne aufgesetzte Effekte musiziert.

Webers Quintett ist das genaue Gegenteil, vir-
tuos und im Grunde eher ein Konzert fiir Klari-
nette und Streichquartett denn Kammermusik.
Von ihm z#hlt der BK nur drei Aufnahmen auf,
wobei die schonste fehlt: eine unerhort spritzige,
fast freche Einspielung von de Peyer und Mit-
gliedern des Melos Ensembles, die von der EMI
vor iiber zehn Jahren zusammen mit den Fanta-
siestiicken und den ,Mirchenerzihlungen*
Schumanns veroffentlicht worden war.

Die Ungarn auf der Neuaufnahme nehmen das
Quintett ernster. Sie binden die Klarinette stéir-
ker in das Klangbild ein und versuchen dadurch,
den kammermusikalischen Charakter starker zu
betonen. Natiirlich kann die Musik ihren extro-
vertierten Stil auch dann nicht verleugnen, wird
aber doch gewichtiger. Diese Plattenseite ist der
eigentliche Gewinn der Neuaufnahme. Wer eine
musikalisch interessante und spieltechnisch sau-
ber vorgetragene Version von Webers Quintett
sucht, ist mit der Platte wahrscheinlich gut bera-
ten. Manfred Kahlweit

CARULLI, Capriccio, VILLA-LOBOS, Studio
Nr. 1, 11 und Prélude Nr. 4, MILAN, Pavane,
ROSSINL, La danza, MENDELSSOHN, Can-
zonetta, BLYTON, In memorian di Scott Fitz-
gerald, LEONARDO, Fantasia, SIMONE, De
Pretore  Vincenzo; Umberto Leonardo
(Gitarre);

Gold Records 11077 (1 S 30) (Ziirich)

Aufnahmedatum: 1979

Klangbild: Prasent, weitgehend originalgetreue
Klangfarbenwiedergabe, durchschnittliche Dy-
namik.

Fertigung: Ohne Mingel.

Ein junger italienischer Gitarrist, in seiner Hei-
mat und der Schweiz ldngst bekannt, stellt sich
mit dieser Platte einem weiteren Kreis vor. Der
27jahrige Neapolitaner Umberto Leonardo, ei-
ner Musikerfamilie etnsprossen, machte sich elf-
jahrig an die Gitarre heran. Schon mit siebzehn
begann er seine erfolgreiche Konzertlaufbahn.
Als Interpret befaBt sich Leonardo bevorzugt
mit dem klassischen Gitarrenspiel, daneben aber
auch mit Flamenco und Improvisationen. Als
Komponist schrieb er bereits Musik zu zahlrei-
chen Fernsehspielen und Spielfilmen (u.a. zu
L.ina) Wertmiillers Film ,,In una notte di piog-
gia™).
Die Vielseitigkeit des Musikers Leonardo
kommt in dem kunterbunten Programm dieser
Platte zum Ausdruck: quasi eine Sample-Platte.
Was beim Horen zunichst auffillt, ist die hoch-
entwickelte, unbestechliche Virtuositit von
Leonardos Gitarrenspiel. Ob beim Carulli-Ca-
priccio oder bei der Gitarrentranskription von
Rossinis hurtiger Tarantella napoletana ,,La
danza“: Immer hélt Leonardo sein schier atem-
loses Tempo einwandfrei durch und immer wirkt
seine virtuose Technik absolut sicher, ja, sie
macht sogar den Eindruck des vollig Miihelosen.
Spielerisch adaptiert er auch eine Mendels-
sohn-Canzonetta fiir die Gitarre. Von seinem
wachen Klangfarbensinn legen sowohl die drei
Villa-Lobos-Pi¢cen Zeugnis ab wie die Beispiele
zeitgenossischer Musik von Carey Blyton, Ro-
berto De Simone (mit dem Leonardo eng zu-
sammenarbeitet) und — am gitarregeméaBesten,
gewissermaBen in die eigenen Finger kompo-
niert ~ von Leonardo selbst (ein wenig eklek-
tisch; denn natiirlich hat das, was der Gitarrist
Leonardo spielt, auf das, was der Komponist
Leonardo schreibt, etwas abgefirbt). Aus-
drucksmaBig allerdings konnte man manches
(vor allem etwa Villa-Lobos) noch sensibler und
klanglich differenzierter interpretieren.

Karl Ludwig Nicol

PERGOLESL, Sinfonia fiir Violoncello und
Continuo, FESCH, Sonate fiir Violoncello und
B. ¢, BOCCHERINI, Sonate A-Dur, ZUM-
STEEG, Sonate fiir Violoncello und KontrabaB,
FRANCOEUR, Sonate E-Dur; Jorg Baumann
(Violoncello), Klaus Stoll (KontrabaB) Walde-
mar Doeling (Cembalo);

Telefunken 6.42679 AS (1S30)

Klangbild: Sehr natiirlich, transparent.
Fertigung: Einwandfrei.

Ic_h war von jeher iiberzeugt, daB die ,,Alten*
eine viel frohlichere Musik praktiziert haben, als
uns manche Aufnahme im ,,Originalen Gewan-

de* glauben machen sollte. Jorg Baumann und
Klaus Stoll sind anscheinend der gleichen Mei-
nung. Seit einigen Jahren pflegen sie im Konzert-
saal und auch auf Schallplatte ein als ungew6hn-
lich angesehenes Repertoire. Und sie haben
Erfolg damit. Im iibrigen gehoren sie zu den
wenigen Musikern, die ich wihrend des Spielens
auch mal herzhaft lachen sah...

Mit den auf ihrer neuesten Platte vorgestellten
Werken halten sie die musikantische Hohe der
vorangegangenen. Cello, Kontraball und Cem-
balo verbinden sich zu einer musikalischen Ein-
heit fast orchestralen Gepriiges. Da gibt es keine
»-akustischen Locher®, dafiir um so mehr enga-
giertes Agieren. Man kann sich mitfreuen. Ich
halte das fiir sehr viel. Wolfgang Wendel

¥ oS B

®

RODRIGO, En los trigales, Sonata a la Espano-
la, Tiento antiguo, Junto al Generalife, Fandan-
go, Trois petites piéces, Bajando de la meseta,
Romance de Durandarte; Pepe Romero (Gitar-
re);

Philips 9500915 (1S30)
Aufnahmedatum: 1980

Klangbild: Ausgewogene Frequenzgruppenba-
lance, transparent, durchschnittliche Dynamik.
Fertigung: Einwandfrei.
Vergleichseinspielungen:

Bream, En los trigales (RCA 26.35039 DX)
Williams, Fandango (CBS 78268)

Neben Villa-Lobos ist Rodrigo wohl der meist-
gespielte und beliebteste Gitarrenkomponist des

20. Jahrhunderts. Dennoch hért man hauptséch-
lich seine zwei Bestseller: das ,,Concierto de
Aranjuez’* und die ,Fantasia para un gentil-
hombre*. Die (kleineren) Solostiicke sind im
Vergleich dazu Mangelware in den Konzert-,
Rundfunk- und Schallplattenprogrammen. Aus-
ser ,,En [os trigales”, das immerhin in drei Auf-
nahmen vorliegt, sind einige nur ein einziges Mal
und viele iiberhaupt nicht eingespielt gewesen.
Pepe Romero, der Spitzenvertreter des Gitar-
ren-Familienquartetts Los Romeros und seine
Firma Philips haben nun den Mut zur Liickenfiil-
lung aufgebracht. AuBer dem Fandango und
,.En los trigales sind somit alle hier aufgenom-
menen Stiicke Plattennovitdten. Da die Rome-
ros mit Rodrigo gut bekannt sind und der Kom-

Joaquin Rodrigo,
Komponist der Werke der
hier esprochenen

) Aufnahme

ponist sogar Werke fiir sie geschrieben hat, ist
Pepe Romero wohl ohne Ubertreibung als au-
thentischer Rodrigo-Interpret anzusehen. Bei
ihm ist Rodrigo nicht nur technisch in hochvir-
tuosen, sondern auch stilistisch in den besten
Hinden.

Er fingt den spezifischen Charakter der Land-
schaft von Castilla la Vieja ein mit der ,,lauten
Musik“, die man dort —[aut Rodrigo — liebt, aber
ebenso mit den wie von fernher kommenden
,»Glockenklidngen*, er 148t die 1970 in die ,,So-
nata a la Espanola“ eingeflossene leise Ironie
dezent durchklingen, beschwort im ,, Tiento an-
tiquo* alte Vihuela-Klidnge herauf und den poe-
tischen Zauber der Girten der Generalife. Un-
widerstehlich spielt er den Fandango mit seiner
Verbindung von zeremoniellem Charakter und
volkstiimlicher Note, genauestens trifft er den
typisch spanischen Tonfall der drei leichten
Stiicke, die pulsierenden andalusischen Rhyth-
men seiner andalusischen Heimat in ,,Bajando
de la meseta* und den Balladenton der ,,Ro-
mance de Durandarte®.

Karl Ludwig Nicol
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FONO-KRITIK

FonoForum Januar 1982

Historizismus und Tradition
im Widerspruch.

HAYDN, Streichquartette d-Moll op. 76,2 und
B-Dur op. 76,4, SCHUBERT, Streichquintett
C-Dur D.956; Mitglieder des Collegium Au-
reum;

HM (Elec) 065-99912

HM (Elec) 065-99911

Aufnahmedatom: 1981

Klangbild: Weich und transparent.
Fertigung: Ohne Mingel.

Es ist (fast) iiberfliissig, den Leser daran zu erin-
nern, daB das Collegium Aureum auf Instrumen-
ten mit originaler Mensur und Darmbesaitung
spielt. Dies hat seine Vor- und Nachteile. Den an
den Klang moderner Stahlsaiten gewohnten Ho-
rer wird der weiche, warme Klang der Darmsai-
ten bestricken, andererseits verbieten eben diese
Saiten und auch die leichten Bogen, das virtuose
und aggressive Spiel, das wir von anderen Quar-
tettvereinigungen kennen.

Haydns Quartette klingen dadurch gemiitlicher,
als ich es ihnen wiinschen mochte, denn musika-
lisch sind vor allem die spiaten Quartette viel
fortschrittlicher als die spieltechnischen Fahig-
keiten der damaligen Ausfiihrenden. Diese Auf-
nahmen seien daher vor allem Freunden tradi-
tionsgebundenen Vortragsstils empfohlen.
Schuberts Streichquintett ist zwar nur etwa drei-
Big Jahre nach den beiden Quartetten Haydns
entstanden, aber ein ganzes Zeitalter von ihnen
entfernt. Beiihm enthebt sich das Collegium Au-
reum durch sein Festhalten an den Originalin-
strumenten noch mehr entscheidender Interpre-
tationsmoglichkeiten. Zwar stimmt der Autor
des Taschentextes gerade hier der Darmbesai-
tung zu, weil der ,,forcierte Strahl* moderner In-
strumente den Absichten des Komponisten ent-
gegenwirkte, rdumt aber auch ein, daB eben die-
ses Quintett iiberhaupt erst eine Generation
nach dem Tode Schuberts auf Verstdndnis beim
Publikum zu stoBen begann.
Inzwischen hat die Interpretation des Quintetts
eine lange Tradition. Als Alternative dazu mag
diese Aufnahme ihren Wert haben, fiir mich aber
macht das Collegium Aureum aus einer bitteren
Anklage eine resignierende Klage.

Manfred Kahlweit

Kantilene des Primgeigers als
herausragendes Interpretationsmerk-
mal.

SCHUBERT, Streichquartett Es-Dur D 87 (op.
post. 125 Nr. 1), Streichquartett B-Dur D 112
(op. post. 168); Amadeus-Quartett;

DG 2531336 (1S30)

Aufnahmedatum: 1981

Klangbild: Hallig, indirekt, entfernt, auf Raum-
klang bedacht; nicht immer und iiberall gleich
transparent.

Fertigung: Ohne Einwinde.
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Vergleichseinspielung:
Melos (DG 2740 123)

Die Herausgeber sowohl der Schubert-Gesamt-
ausgabe als auch des Schubert-Deutsch-Ver-
zeichnisses (Neuausgabe in deutscher Sprache
von 1978) hielten ebenso an der iiblichen Satz-
folge des Es-Dur-Quartetts aus dem Jahre 1813
fest wie wohl auch immer noch die meisten
Quartettvereinigungen.

Danach steht an zweiter Stelle das Scherzo, an
dritter das Adagio. Unter Hinweis darauf, daB
diese Satzfolge offenbar ,,auf eine Eigenwillig-
keit des ersten Verlegers Czerny zuriickgeht®,
stellte das Amadeus-Quartett fiir diese Auf-
nahme die beiden Sitze um, so daB auf den
Kopfsatz zunichst das starker kontrastierende
Adagio und dann erst dassich von diesem stéirker
abhebende Scherzo folgt. Eine schliissige An-
ordnung, die den Regeln der Wiener Klassik
durchaus entspricht, fir den Kenner bisheriger
Auffiihrungspraxis jedoch ungewohnt ist.
Dieser Pramisse folgte iibrigens auch das Me-
los-Quartett Stuttgart, dessen Gesamtaufnahme
der Streichquartette Schuberts ebenfalls bei der
DG erschienen ist. Dieses Werk ist ohnehin
mehr dem Kenner geldufig, denn es zihlt nicht
gerade zu Schuberts populéren. Einen weiteren

Das Amadeus-
Quartett spielt
Streichquartette
von Schubert

Bekanntheitsgrad wird man eher beim zweiten
Quartett erwarten konnen, das aus dem Nachla
stammt, indes aber nur ein Jahr spiter nach dem
Es-Dur-Quartett entstand, das Schubert im Al-
ter von 16 Jahren geschrieben hat. Diese Platte
schlieBt bei den Freunden des Amadeus-Quar-
tetts im Streichquartett-Repertoire Schuberts
eine Liicke. Es prisentiert sich hier in gewohnter
Weise: engagiert, betont klangschon, vom En-
semblegeist getragen, auch wenn hier pronon-
ciert der Primarius Norbert Brainin herausge-
stellt wird. ;
Die iibrigen Partien erscheinen ,,dezent* — mir
jedenfalls zu blaB. Der Klang ist — zumindest im
Vergleich zum schon genannten Melos-Quartett
— halliger, indirekter und weniger prisent. Dies
konnte den Wunsch nach groBerer Klangver-
schmelzung verstidndlich machen, der sich vor-
rangig bei Violine II, Viola und Violoncello ein-
stellt. Der Klang des Melos-Quartetts ist diskre-
ter, kompakter und in der Dimension kammer-
musikalischer ausgefallen, die Spielart dagegen
mehr ,,glittend* als dramatisch.

In dieser Hinsicht wiirde ich die Neuaufnahme
mit dem Amadeus-Quartett vorziechen. Demge-
geniiber steht aber beim Melos-Quartett die
Transparenz bei optimaler Klangdichte, die
Ausgewogenheit der Stimmen, die allein schon

die Geschlossenheit des Quartettklangs ver-
biirgt. Das Abwiagen der Vor- und Nachteile
beider Aufnahmen spricht — fiir mich — zugun-
sten der Melos-Aufnahme. Als Variante zum
derzeit mageren Angebot an weniger bekannten
Quartetten Schuberts ist aber diese Platte sehr
willkommen. Gerhard Wienke

Neuveroffentlichungen
KLAVIERWERKE

@ Plidoyer fiir aufgeklirte Kinder.

Wiederveroffentlichungen
KAMMERMUSIK

Boccherinis Quintette op. 29 — ,,ori-
ginal* aufbereitet, aber etwas
derb geraten.

BOCCHERINI, Die sechs Streichquintette op.
29; Sigiswald Kuijken und Alda Stuurop (Violi-
ne), Lucy van Dael (Viola), Anner Bylsma und
Wieland Kuijken (Violoncello);

RCA SEON RL 30441 EK (2S30)
Aufnahmedatum: 1977

Klangbild: Prisent, raumlich, aber etwas dumpf.
Fertigung: Bis auf etliche Verzerrungen in den
Innenrillen ordentlich.

Man hat sich inzwischen auch im kleinen Strei-
cherensemble an die Originalinstrumente ge-
wohnt, ist aber auch hellhorig geworden fiir
manche Unebenheiten. So fillt mangelnde Sou-
verdnitit in der Beherrschung der alten Instru-
mente und ihrer Spielweise eher auf als beim ge-
wohnt modernen Instrumentarium. Streichquar-
tettaufnahmen etwa mit Mitgliedern des Colle-
gium Aureum waren da nicht immer befriedi-
gend. Beim Kuijken-Ensemble haben wir es
aber mit alten Originalklang-Profis zu tun, die
horbar unbekiimmert iiber gewisse Sperrigkei-
ten ihrer kleinen und groBen Geigen hinwegspie-
len und denen das auch meist gelingt. Nur hie
und da bleibt Grobes stehen, sind Ecken und
Kanten rauh geblieben.

Das wire kein Nachteil, nur ist eben Boccherini
mit manchen seiner Sitze in seinen iiber hundert
Streichquintetten in der Kunst des Atherischen,
Lieblichen, Zarten unerreicht geblieben (man
muB nicht gleich an das schon zur Schnulze gera-
tene Menuett denken, auch wenn es fiir diese
Kunst des Behutsamen ein Beispiel abgibt) —und
an solchen Stellen storen solche Kanten dann
doch... Wenn man von diesen kleinen Einwiin-
den absieht, offenbart sich im Spiel der fiinf Hol-
linder viel von jener oft irisierenden Schonheit.
Es zeigt sich aber auch viel von der manchmal
recht geglattet wirkenden Frohlichkeit und
Derbheit, die in diesen sechs Quintetten des op.
26 verborgen sind. Man beginnt offenbar erst in
unseren Tagen, sich mit diesen Werken Bocche-
rinis zu beschiftigen — die vorliegende Kassette
ist ein willkommener Zuwachs bei diesen Ent-
deckungen. Diether Steppuhn

BARTOK, Fiir Kinder (Gesamtaufnahme);
Zoltan Kocsis (Klavier);

Hungaroton SLPX 12304/05 (2S30)
Aufnahmedatum: November/Dezember 1980

Klangbild: Prisent, offen, etwas spitz, raumlich.
Fertigung: Einwandfrei.

Vergleichseinspielung:

Géza Anda (Vol I u. II), (Columbia 1176)

Bartoks vierteiliger Klavierzyklus ,,Fiir Kinder*
darf, zusammen mit Debussys ,,Children’s Cor-
ner“-Suite, als Hohepunkt der Gattung zu Be-
ginn der Moderne gelten. Wie Debussy erreicht
Bartok die Einfachheit der Stimmung mit einer
Vielzahl kompositionstechnischer Verfahren.
Und wie Debussy spielt er das Werk, wenn es um
eine giiltig ausgehorchte Wiedergabe gehen soll,
letztlich dem erfahrenen Pianisten in die Hand.
Kinder vermogen derlei nicht.

Und dennoch geht es in gewisser Hinsicht um ein
Idiom, welches kindliche Erfahrung einfangen,
kindliche Erwartung vorausnehmen will. ,,Fiir
Kinder* ist insofern kein ungerechter Titel. Er
wendet sich vor allem an die Psyche des Horen-
den. Némlich, wie musikalische Begegnungen
ausgefiihrt, Trivialititen des Kinderlieds umge-
lenkt, wie motivisch und rhythmisch Neues ein-
gefiihrt werden.

Debussy, der von dhnlichen Absichten geleitet
wurde, mischte ,,klassisches* Erbe (bis zuriick zu
Clementis ,,Gradus ad Parnassum‘) mit seiner
innovatorischen Harmonik. Bart6k erinnert sich
ans ungarische und slowakische Volkslied, der
Schritt zwischen dem sozialen Umfeld und seiner
musikalisch raffinierten Bindigung ist also klei-
ner. Debussy setzt ja, wenn er Clementi spaes-
halber zitiert, schon die Klavierstunde (und ihre
Alptriume) voraus.

,,Fiir Kinder* sperrt sich freilich wohl gerade auf
Grund kindlicher Phantastik gegen die Eindeu-
tigkeit in der Interpretation. Es ist vieles mog-
lich: beim Tempo, bei der Anschlagssondierung,
bei der Dynamik. In den fiinfziger Jahren spielte
der damals junge Géza Anda die ersten beiden
Teile ein. Jetzt prisentiert der junge Zoltan Koc-
sis eine Gesamtaufnahme. Die Differenzen sind
nicht unbetrichtlich. Anda nahm damals ein
eher gemichliches Tempo. Er gedachte vermut-
lich dadurch der Illusion, daB der Zyklus von ei-
nem Kind gespielt werden konne, entgegenzu-
kommen. Ohne je in einen didaktischen Duktus
zu fallen, hob Anda jene Aspekte von Dauer und
Gelassenheit hervor, die dem kindlichen Emp-
finden von der Zeit entsprechen: der musikali-
sche Gedanke wie unter Zeitlupe.

Kocsis teilt solches Wohlwollen nicht mehr. Er
rechnet mit einer intelligenten, alerten, sprung-
bereiten Kinderschar, welcher er ziigige Tempi,

eine scherenschnittartige Zeichnung der Textur
und kriftige Dynamik-Verschiebungen zutraut.
,,Fur Kinder* wird damit zu einem fordernden
Puzzle. Allerdings durchmift Kocsis diesen
Kosmos mit klarem Blick. Die Stimmen werden
in deutlich unterscheidbare Stringe zerlegt, die
vielen thematisch wichtigen Pausen dazu ge-
nutzt, den Prozess der musikalischen Formulie-
rung in seiner Werkstatthaftigkeit zu legitimie-
ren. Kocsis provoziert denn auch mehr Quer-
verweise als Anda. Er spielt das siebte Stiick des
ersten Hefts wie eine Vorschau auf Gershwin,
1dBt das balladeske Andante der Nummer Drei-
zehn sich der Klangwelt des spiten Liszt an-
schlieBen, streicht im sechzehnten Stiick die Se-
kund-Reibungen hervor, eroffnet das Variatio-
nenstiick Nummer fiinf aus dem dritten Heft, als
ob es sich um eine Invention von Bach handelte.
So wird der Zyklus, weniger geborgen als bei
Anda, Stiick fiir Stiick auf seine konstruktiven
Details hin gepriift. Und wenn, wie etwa in dem
Trauerlied, plotzlich noch eine schwer zu fas-
sende Maichtigkeit der emotionalen Aura sich
auftut, ist dieser Bartok zugleich anriithrend und
forsch, einfach und verschlungen. Martin Meyer

Bach virtuos auf einem ,,echten*
Originalinstrument gespielt.

BACH, Englische Suiten Nr. 1-6; Kenneth Gil-
bert (Cembalo);

harmonia mundi France HM 1074/75 (2530)
Aufnahmedatum: April und Juni 1981

Klangbild: Ausgewogen, vollténend, klar, origi-
nalgetreu, im Klangvolumen instrumentenge-
recht.

Fertigung: Ohne Einwinde.
Vergleichseinspielung:

Curtis (Telefunken 6.35452 FX)

Unter den vorhandenen Aufnahmen von Bachs
Englischen Suiten kommt die hier vorzustel-
lende den Einspielungen mit Alan Curtis am
nichsten —allein schon durch die Wahl der histo-
rischen Instrumente.

Curtis spielt auf einem Instrument aus der Werk-
statt von Christian Zell (Hamburg 1778), Gil-
bert auf einem eigenen Cembalo des flimischen
Instrumentenmachers Jan Couchet von 1671,
das rund 100 Jahre spater von Pascal Taskin mo-
dernisiert und schlieBlich 1980 umfassend re-
stauriert wurde.

Hinweise auf Stimmhdohe (a' 392 Hz) und die
ungleich schwebenden Temperaturen werden im
Beiheft gegeben. Uber den Interpreten hingegen
erfihrt man nichts. Dafiir verdienen die umfang-
reichen Einfiihrungen (in drei Sprachen: Fran-
zosisch, Englisch und Deutsch) besonders her-
vorgehoben zu werden.

Dem flexiblen Klang des vorziiglich restaurier-
ten Instruments entspricht die rhetorikbewuBte
Art der Interpretation von Kenneth Gilbert.
Seine Darstellung zielt — im Gegensatz zu der
von Alan Curtis — stiarker auf Kontraste, sei es im
Tempo, sei es im Klang. Die raschen Tempi in
den Ecksdtzen bewirken zwar mehr den Ein-
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