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spielt. Dies ist historisch einleuchtend, da die
Entwicklungslinien der europäischen Musikin-
trumente aus dem Orient über Spanien führen.
Doch wenn ohne weitere Erläuterung von Oud
(gemeint ist Ud), Saz, Dumbeg (gemeint ist
Donbek), Vihuela und Kemence die Rede ist, ist
viel kapriziöse Schaumschlägerei im Spiel. Denn
die Ausdrücke sind nicht nur mehrdeutig, son-
dern sie verschleiern zudem, worum es sich
tatsächlich handelt, nämlich um Lauten, Trom-
mel, Gitarre und ein arabisches Streichinstru-
ment. Um dieses jedoch herauszufinden, muß
der Plaltenkäufer spezielle Nachschlagewerke
wälzen.
Eine Anmerkung am Rande: Im Zuge der allge-
meinen Kostensenkungen hat die Rationalisie-
rung bei CBS dahin geführt, daß auch die für den
europäischen Markt bestimmten Platten - zu-
mindest die vorliegende - in den USA gefertigt
werden. Bedenken aus früheren Erfahrungen,
daß nun wieder mit schlechten Pressungen ge-
rechnet werden muß, können offensichtlich zer-
streut werden: mein Exemplar entspricht deut-
schem Preßstandard. Martin Eiste

Neuveröffentlichungen
OPER

@ GaIuppi als Buffokomponist:
Wiederentdeckung durch die
Gesanilaufnahme seiner komischen
Oper „L'Arcadia in Brenta".

GALUPPI, L'Arcadia in Brenta (Gesamtauf-
nahme in italienischer Sprache); Enzo Dara
(Fabrizio), Carmen Vilalta (Lindoral, Luigi Al-
va (Bellezza), Ivana Cavallini (Rosanna), Helga
Müller Molinari (Giacinto), Lauretta Perasso
(Lauretta), Alessandro Corbelli (Foresto), Or-
chestra da Camera del Teatro Reggio di Parma,
Claudio Gallico;
Fonit Cetra LMA 3011 (3 S 30) TIS
Aufnahmedatum: März 1980
Klangbild: Recht präsent und durchsichtig.
Fertigung: Geringfügiges Knistern und einzelne
Knacker, sonst ohne Mängel.

Als Instrumentalkomponist ist Baldassare Ga-
luppi (1706-1785) einigermaßen zureichend im
Disco-Repertoire vertreten; um sein Vokal-
schaffen hingegen ist es minder gut bestellt. Die
erste Bresche hat da, vor zwei Jahrzehnten, die
Aufnahme seiner bekanntesten opera buffa, „II
filosofo di campagna" geschlagen, die das Werk
freilich in einer verkürzten und auf fünf Perso-
nen reduzierten Fassung präsentierte (Electrola
E 91021/22, Leitung Renato Fasano, drei Plat-
tenseiten; vgl. hierzu FonoForum, Heft 5/1961,
S. 22). Während der letzten Dezennien hat es,
selbst hierzulande, vereinzelte Galuppi-Einstu-
dierungen auf der Bühne gegeben („Le nozze",
„La diavolessa", „L'amante di tutte"); dem
Publikum unserer Tage boten sie erfreuliche
Kost und immerhin eine gute Probe auf jenes
Exempel, wie es nunmehr in der ersten komplet-
ten Aufzeichnung aus dem Teatro Reggio di
Parma greifbar vorliegt.
Daß jetzt ein namhafter Musikologe, der Direk-

60

tor des Musikwissenschaftlichen Instituts an der
Universität Parma, Claudio Gallico sich dieser
reizvollen Aufgabe unterzogen hat, konnte nur
von Nutzen sein; bei ihm ist gerade auch die
aufführungspraktische Seite des Vorhabens in
bester Obhut. Die Wahl des vermutlich von
Gallico beratenen Parmeser Theaters fiel auf die
„Arcadia in Brenta" (Uraufführung: Venedig,
Mai 1749) und damit auf diejenige Schöpfung,
die seinerzeit Galuppi schlagartig berühmt ge-
macht hat. Das Libretto zu dieser dreiaktigen
Oper schrieb Carlo Goldoni, mit dem Galuppi
auch weiterhin höchst erfolgreich zusammenge-
arbeitet hat. Goldoni selbst hat diese Textbücher
keineswegs überschätzt; wußte er doch, wie
verschieden ein Buffolibretto von einer Komö-
die war und um wieviel unvollkommener es sein
mußte, da es ja vor allem der Musik zu dienen
hatte.
In der „Arcadia in Brenta" tritt ein Stück Zeitsa-
tire zutage. Fabrizios Villa am Ufer des Brenta-
Flusses ist bevölkert von allerhand Gästen, die
dort ihr Leben vertändeln. Zwar verzichtet Gol-
doni hier völlig auf die Mittel der Verkleidung
und Verwechslung und sogar auf Intrigen jegli-
cher Art, führt uns aber eine Gruppe von
Nichtstuern, Schöngeistern und Spintisierern
vor, die mehr oder weniger schmarotzend, den
Hausherrn zu schröpfen verstehen. Die Drama-
turgie des Ganzen ist ungewöhnlich einheitlich
gefaßt, wobei gegen Schluß gewisse tragikomi-
sche Untertöne nicht vermieden werden. Fabri-
zio ist finanziell ruiniert, und die merkwürdige
Gesellschaft zieht, auf Einladung der Rosanna,
ein Haus weiter. Obwohl sich also in der Gestalt
des Fabrizio Ansätze zur Charaktervertiefung
abzeichnen, ist sonst der Situationskomik ein
breiter Raum gegönnt. Das 1. Finale (Terzett)
wird von einer puren Buffonerie gespeist (Ta-
bakschnupfen und Niesen). Und man spielt nicht
nur das arkadische Spiel zwischen „ninfa" und
„pastore"; obendrein feiert auch die so beliebte
Stegreifkomödie mit ihren überlieferten Figuren
fröhliche Urständ (2. Finale).
Was nun Galuppi zu Goldonis Textvorlage hin-
zugetan hat, ist schon der Beachtung wert.
Bereits 1749, also noch im Frühstadium seiner
Buffokunst, bewährt sich eine Meisterschaft, der
er dann im Laufe des weiteren Bühnenschaffens
bloß noch einige Glanzlichter aufzusetzen
brauchte. Insbesondere die Finale der Akte 1
und 2 weiß er späterhin entschieden reicher und
großräumiger zu gestalten. Man muß sich ja
immer vor Augen halten, daß die klein orche-
strierte Partitur sich im wesentlichen mit der
Abfolge von Secco-Rezitativ und Arie begnügt,
daß sie den Chor ebensowenig benötigt wie -
abgesehen von der dreisätzigen Ouvertüre - die
selbständige Instrumentalmusik. Trotzdem
kommt nirgends Langeweile auf; und man be-
wundert Galuppis Begabung, den sieben Perso-
nen der Handlung in den geschlossenen Formen
der Solonummern (zwei- und dreiteilige Lied-
form bzw. Dacapo-Form) immer wieder frische
Impulse zu geben, die sich nicht nur aufs Rhyth-
mische, sondern zugleich aufs Melodische und
Harmonische erstrecken. Keine Arie gleicht da
der anderen. Um Einfälle nie verlegen, spürt der
Komponist dem Wortlaut des jeweiligen Textes
nach, den er mit seinen Mitteln hebt und deutlich
charakterisieren kann. Mag es sich da auch mehr
um Menschentypen handeln, sie sind von Galup-
pi recht unterschiedlich und stets treffend skiz-
ziert. Zur Verstiegenheit der Madama Lindora
(Sopran) paßt der Manierismus des Conte Bel-
lezza (Tenor), zu dem eher pfiffigen Naturell der
Lauretta (Sopran) der Realismus des mit Fabri-

zio befreundeten Foresto (Bariton). Für die
lyrische Sphäre stehen hier das Liebespaar Ros-
anna (Sopran) - Giacinto (Mezzosopran) ein,
deren Gesänge am meisten melodiös gehalten
und bisweilen sogar mit Verzierungen garniert
sind; trotzdem sind sie, ebenfalls mit der Spiel-
handlung fest verknüpft, nicht eigentlich als
„parti serie" behandelt. Am Ende bleibt der
fallierende Fabrizio (Baß) als einziger ohne
Partnerin; aber man hat die Gewißheit; daß auch
er in die neue „Arcadia" in Rosannas Heim
aufgenommen ist.
Der stilkundige „Maestro concertatore e diretto-
re" dieser Aufführung ist, wie gesagt, Claudio
Gallico; unter seiner Leitung musiziert das Kam-
merorchester des Parmeser Theaters be-
schwingt. Zu einer vorzüglichen Ensemblelei-
stung kommt es bei den sieben Solisten, die mit
Laune und schönem Engagement bei der Sache
Galuppis sind - eine noch so perfektionierte
Studio-Einspielung hätte sicherlich nicht densel-
ben Effekt, nicht die gleiche Spannung einge-
bracht. Neben Goldonis Originallibretto bietet
das Textheft der hübsch aufgemachten Kassette
eine gründliche Werkeinführung aus der Feder
von Gallico (in italienischer und englischer Spra-
che) . Werner Bollert

© Zweite „WUdschütz"-Gesamtaufnahme)
als deutsch/deutsche Co-Produktion.
Echte Alternative zu Hegers älterer
EMI/Electrola-Einspielung.

LORTZING, Der Wildschütz (Gesamtaufnah-
me); Gottfried Hornik (Graf), Doris Soffel
(Gräfin), Peter Schreier (Baron), Edith Mathis
(Baronin), Gertrud von Ottentnal (Nanette),
Hans Sotin (Baculus), Georgine Resick (G ret-
chen). Reiner Süß (Pancratius), Rundfunkchor
Berlin, Rundfunkkinderchor Berlin, Franzpeter
Müller-Sybel, Manfred Roost, Staatskapelle
Berlin, Bernhard Klee;
DG 2740 271 (3 S 30)
Aufnahmedatum: 1980/81/82
Klangbild: Breites Panorama, gut ausbalanciert.
Recht präsent.
Fertigung: Einwandfrei.
Vergleichseinspielungen: Heger EMI/Elec. 149-
28 534/36 (Gesamtaufnahme) 4/1964; Stepp DG
2535 429 (Querschnitt) 6/1966

Im Bereich der deutschen Spieloper, der bislang
Domäne der EMI/Electrola gewesen war, hat
die Deutsche Grammophon Gesellschaft - nach
ihrer erfolgreichen Einspielung von Otto Nico-
lais „Lustigen Weibern" von 1977 - zum zweiten-
male nachgezogen: als neuerliche Gemein-
schaftsproduktion von DG und VEB liegt jetzt
Albert Lortzings „Wildschütz" vor. Ob sich
hieraus gleich jene „gesamtdeutsche Spiellaune"
ableiten läßt, von der die „Klassik Akzente" der
DG sprechen, wird noch zu überprüfen sein.
Was Lortzing aus August von Kotzebues Lust-
spiel „Der Rehbock oder Die schuldlosen
Schuldbewußten" herausdestilliert und wie er
diese unmittelbare Textvorlage umgestaltet hat,
weiß man. Das nämlich, was bei dem so unge-
mein fruchtbaren Schriftsteller allzu rüde und
direkt, ja in der Personenzeichnung bisweilen
überscharf und fast schon zynisch einherkommt,
hat dann der Komponist auf einen mehr „vor-
märzlichen" Nenner gebracht; die menschlich
oft üblen Motivationen wurden nach Möglich-
keit abgemildert und dank seiner Musik versöhn-
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licher harmonisiert. Der bittere Kern der ur-
sprünglichen Handlung jedoch war auch von
ihm, dem ausgepichten Bühnenkenner, nicht
gänzlich zu eliminieren; und unwillkürlich fragt
man sich, was es in dieser als „komisch" etiket-
tierten Oper eigentlich zu lachen gibt. Mit dieser
Frage setzt sich Dieter Rexroth ebenfalls ausein-
ander, der für das Textheft der Kassette einen
höchst lesenswerten Beitrag geschrieben hat. In
dieser „Schattenidylle" (wie Rexroth seinen Ar-
tikel betitelt) ist alles „nur Schein, hinter dem
sich ein Abgrund auf tut". Infolgedessen kann
unsere Anteilnahme an den hier agierenden
Figuren bloß eine sehr eingeschränkte sein.
Denn ein jeder jagt da dem eigenen Vorteil
nach, wobei das Geld ein treibender Faktor ist.
Und zwischen den einzelnen Personen herrscht
eine „Lieblosigkeit", die beim Publikum sofort
ein Gefühl der Kälte hervorruft. Worüber also
sollte man wohl lachen? Sicherlich doch über
Baculus, den schier unverwüstlichen Dorfschul-
meister, der in der Dämmerung anstatt eines
gräflichen Rehbocks seinen eigenen Esel ge-
schossen hat und nur deshalb der Bestrafung
seitens seines Dienstherrn entgeht. Vielleicht
auch über den stur geäußersten Weltschmerz des
Barons oder über die Gräkomanie der Gräfin,
die eben für eine Modeerscheinung jener Epo-
che einstehen muß. Aus der Konfrontation des
Adels mit dem ihm untergebenen Volk ist ir-
gendeine soziale Gesinnung jedenfalls nicht ab-
zulesen. Dem „Rehbock" Kotzebues mangelt
jeglicher Rühreffekt; und so enthält auch Lort-
zings Libretto nicht jene Ingredienzien an purer
Sentimentalität, die für die Rezeption von „Zar"
und „Waffenschmied" heutzutage etwas anrü-
chig geworden sind (bei der „Wildschütz"-Baro-
nin hingegen sind solche Zutaten im Grunde
parodistisch gemeint). Am Ende der Oper
triumphiert „Die Stimme der Natur", mit deren
Hilfe es gelingt, die heiklen Verwechslungen und
undelikaten Verkleidungen abzubauen und die
verwickelten Beziehungen der miteinander Ver-
wandten schließlich in eine Ordnung zu bringen.
In seiner Dramaturgie, in der speziellen Ausrich-
tung auf das Musiktheater ist Lortzing, wie stets,
geschickt vorgegangen; trotzdem ist nicht zu
verkennen, daß die ersten, reichlich hausbacke-
nen Szenen vor dem Dorfwirtshaus auf der
Schallplatte nur mühsam „in Fahrt" kommen
wollen. Augenfällig sind in diesem Werk die
Parallelen zu Mozarts „Figaro" (z. B. im Aufbau
des Quintetts „Was seh' ich" im 2. Aufzug sowie
in bestimmten Einzelzügen zu Beginn des 3.
Aktes mit dem gräflichen Schwerenöter und dem
Ensemble der Landmädchen); aber schon bald
macht auch diese Neueinspielung deutlich, daß
Lortzing das verehrte Vorbild letztlich nicht zu
erreichen vermag und daß seine Musik häufig
eine melodische Nüchternheit verspüren läßt,
die doch ein bißchen auf der Stelle tritt. Dies
wird um so mehr deutlich, als Bernhard Klee an
der Spitze der vortrefflich musizierenden Staats-
kapelle Berlin (Ost) und des dortigen Rundfunk-
chors bestrebt ist, die instrumentatorischen und
sämtliche anderen Feinheiten der Partitur ins
rechte Licht zu rücken. Vom Dirigenten her ist
die neue Gesamtaufnahme noch mozartnäher als
die etwas biedere Realisierung durch Robert
Hegers Team, die mit Fritz Wunderlich und
Hermann Prey zwei Spitzenkräfte ins Feld füh-
ren kann. Die größeren Ensembles - Quartette,
Quintette sowie die Finale I und III - haben
aufnahmetechnisch übrigens auch bei Klee eine
mustergültige Durchmodellierung erfahren. In
diesem Zusammenhang sei noch der DG-Quer-
schnitt von 1966 rühmend erwähnt, weil er eine
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geglückte Kollektion von wesentlichen, ge-
schlossenen Ensemble- und Soloszenen anzubie-
ten hat, die in der exquisiten Interpretation des
Duetts Baronin-Baron „Ihr Weib?- Mein teures
Weib!" (2. Akt, Nr. 10) durch Irmgard Seefried
und Ernst Haefliger gipfelt.
Aber gerade jene „gesamtdeutsche Spiellaune",
welche die DG in der vorliegenden Neuaufnah-
me finden will, ist ihr nur bedingt zuzubilligen;
weil eben die Studio-Aufführung nicht immer
die überzeugenden Resultate zeitigt (ein Live-
Mitschnitt aus dem Theaterraum wäre den
Schöpfungen Lortzings vermutlich angemesse-
ner). In der Rolle der (recht jung wirkenden)
Gräfin gibt Doris Soffel eine glänzende Visiten-
karte ab; wobei man bedauert, daß der Kompo-
nist diese Partie nicht ergiebiger ausgestattet hat.
Edith Mathis und der doch wohl allzu ernst
agierende Peter Schreier bewegen sich auf dem
gewohnt hohen Niveau. Hans Sotins profunde
Stimmittel kommen dem Baculus zugute; neben
ihm hat der sauber geführte, aber zarte Sopran
von Georgine Resick (Gretchen) keinen leichten
Stand. Ein Gewinn für diese Einspielung ist der
österreichische Bariton Gottfried Hornik, der
den Grafen charmant und wohlaufgelegt verkör-
pert. Für die Textregie war Erhard Fischer
verantwortlich, der die Dialogabschnitte stark
gekürzt und auf ein allseits vertretbares Maß
gebracht hat. Werner Bollert

O Bescheidene Präsentation des
Opernkomponisten Gretry.

GRETRY, Le Jugement de Midas (Auszüge in
französischer Sprache); Louis Devos (Apollon),
Jean-Jacques Schreurs (Midas), Bernadette De-
gelin (Lise), Loretta Clini (Chloe), Chris De
Moor (Palemon), Katarina Moessen (Mopsa),
Zeger Vandersteene (Marsyas), Jo Baert (Pan),
La formation de chambre du nouvel Orchestre
Symphonique de la R.T.B.F., Ronald Zollman;
Musique en Wallonie MW 33 (1 S 30)
Aufnahmedatum: 1978
Klangbild: Rissig, leicht verschwommen,
dumpf.
Fertigung: Einwandfrei.

Andre Ernest Modeste Gretry (1741-1813) - ein
wichtiger Mann der Operngeschichte. Seine
Werke waren einstmals sehr verbreitet. Auf der
deutschen Opernbühne konnten sich „Richard
Löwenherz" und „Raoul der Blaubart" bis in die
Anfänge des 19. Jahrhunderts am Leben erhal-
ten. Erst die Rossini-Welle hat diesen Opern den
Garaus gemacht. Ein Schicksal, das Gretry mit
zahlreichen anderen Komponisten seiner Ära
wie Gossec, Isouard, Philidor u.a. teilt. Die
Chancen für die Wiedererweckung dieser alten
Opernwerke stehen nicht sehr günstig. Es ist
eben in diesen Zeiten viel Bedeutenderes in der
musikalisch-dramatischen Kunst geschaffen
worden. Gretrys Musik plätschert angenehm
dahin, bleibt jedoch allzu harmlos und konven-
tionell. Vielleicht ist auch die mythologische
Komödie „Le Jugement de Midas" (1778) nicht
das ideale Stück zum Kennenlernen. Trotzdem -
wenn man sich einen Begriff vom musikalischen
Standard dieser verschollenen Opernära machen
will, wird man mit der (ausführlich kommentier-
ten) Musique-en-Wallonie-Aufnahme zufrie-
denstellend bedient. Von der musikalischen
Wiedergabe sind freilich keine Wunder zu er-
warten, sie ist reichlich mittelmäßig.

Clemens Höslinger

o Handfeste, wirksame Darstellung -
Sänger unterschiedlich.

PONCHIELLI, La Gioconda (Gesamtaufnah-
me in italienischer Sprache); Montserrat Caballe
(Gioconda), Alfreda Hodgson (Cieca), Luciano
Pavarotti (Enzo), Sherill Milnes (Barnaba), Ag-
nes Baltsa (Laura), Nicolai Ghiaurov (Alvise)
u.a., London Opera Chorus, Terry Edwards,
The National Philharmonie, Bruno Bartoletti;
Decca 6.35 542 (3 S 30) Digital
Aufnahmedatum: 1981
Klangbild: Offen, präsent, transparent, weite
Dynamik, unverfärbt, gute Tiefenstaffelung.
Fertigung: Knistern auf Seite 4, sonst einwand-

Montserrat Caballe

frei; viersprachiges Libretto, Stoppzeiten ange-
geben.
Vergleichseinspielungen:
Gardelli: Tebaldi, Hörne, Dominguez, Bergon-
zi, Merril, Ghiuselev (TIS SET 364/66 GF)
Votto; Callas, Cossotto, Companeez, Ferraro,
Cappuccilli, Vinco (EMI 153-00 881/83)
Previtali; Milanov, Elias, Amparan, di Stefano,
Warren, Clabassi (RCA VIC 6101)
Gavazzeni; Cerquetti, Simionato, Sacchi, del
Monaco, Bastianini, Siepi (Decca GOS 609/11)

Eine neue „Gioconda" war wohl längst fällig.
Wir hätten sie ja schon vor ein paar Jahren
bekommen sollen, damals mit der Scotto und
Domingo als idealem Paar und mit Manuguerra,
dirigiert von Levine, doch stoppte ein Budget-
Engpaß das fertige Projekt. Jene Puristen, die an
dem Opern-Monstrum stets billige Effekte und
triviale Melodik monieren, werden dieser ver-
säumten Gelegenheit keine Träne nachweinen
und auch die Neuaufnahme als entbehrlich ab-
tun. Wer aber die Zugkraft von Ponchiellis Oper
in Italien und Amerika nicht dem Zufall zu-
schreibt, wer selbst schon hinreißenden „Gio-
conda"-Aufführungen erlegen ist, der wird das
melodiegesättigte, bühnenwirksame Werk mö-
gen und auch anerkennen, daß der von Verdi
geschätzte Komponist fünf großkalibrige, äu-
ßerst dankbare, wenn auch sehr anspruchsvolle
Fachpartien geschaffen hat, an denen sich zu
messen nur Spitzensängern zuträglich sein kann.
So gesehen war sie durchaus fällig, die neue
„Gioconda". Für die Caballe war sie sogar
überfällig. Somit teilt die Spanierin das Schick-

sal, mit dieser Partie zu spät vor dem Studiomi-
krofon gelandet zu sein, mit der Milanov und der
Tebaldi. Dabei erfordert gerade die Gioconda
eine gesunde, schier grenzenlose Stimme. Das
geht nun für Montserrat Caballe nicht mehr ohne
hörbare Mühe und Forcieren ab, wodurch das
Timbre manchmal unausgeglichen wird; im For-
te stellen sich Höhenschärfen ein. Das für die
Partie unerläßliche brustige Tiefenregister wird
der Stimme mit Druck abgerungen, es reicht
trotzdem ein paar Mal kaum aus. Für die Caballe
sprechen ihre wundervoll gesponnenen Piani
und ihr leidenschaftliches Engagement, auch die
Klangqualität in entspannten, ruhigen Phrasen.
Pavarotti singt den Enzo mit seinem ausgegliche-
nen, etwas harten Tenor gepflegt und nuanciert,
er serviert einige fulminante, aber ebenso ein
paar gepreßte Spitzentöne, liebäugelt seit neue-
stem auch mit kleinen Unarten. Sein animierter
Gesangsstil reißt phasenweise mit, von Bergon-
zis Raffinement und Eleganz bleibt er jedoch
spürbar entfernt. Sherill Milnes kommt ebenfalls
an das Rollenideal eines Leonard Warren nicht
heran, dazu fehlt es an spürbarer Persönlichkeit.
Sein Barnaba tönt aber markant, auch gebüh-
rend finster und wird mit effektvollen Spitzentö-
nen ausgestattet.

Nicolai Ghiaurov verbindet als Alvise starke
Ausstrahlung mit der Wirkung seines voluminö-
sen, schon stark aufgerauhten Basses. Ausgegli-
chenes, intensives Singen bietet Agnes Baltsa,
der die Mezzolage der Laura ideal liegt. Alfreda
Hodgson könnte die Kantilenen der Cieca ge-
nüßlicher aussingen, wenn ihr Alt üppiger strö-
men würde.
Bartoletti ist ein Routinier, der die „Gioconda"
gern dirigiert. Er geht sie unkompliziert an, in
traditioneller Manier, handfest und läßt wirksam
musizieren; besonderes Raffinement fließt nur
in Ansätzen ein. Dem an sich sehr guten Chor
unterlaufen einige kleine Unebenheiten (für die
Tenöre liegt der Part recht hoch), das Orchester
bietet gediegene Qualität und Klangkultur.

Hermann Schönegger

N f j Mozarts einzige Schauspielmusik.

MOZART, Chöre und Zwischenaktmusik zu
dem heroischen Drama: Thamos, König in
Ägypten KV 345; Robert Holl (Baß), Salzburger
Kammerchor, Rupert Huber, Mozarteum-Or-
chester Salzburg, Leopold Hager;
DG 2537 060 (1 S 30)
Aufnahmedatum: 1982
Klangbild: Klangvoll, zwischen Chor und Orche-
ster gut ausgewogen.
Fertigung: Fehlerfrei.

Die DG und Leopold Hager haben sich um die
weniger bekannten Werke Mozarts mit viel
Engagement angenommen. Nach den frühen
Opern kommt nun die „Thamos"-Musik auf uns
zu, die mit ihren „Zauberflöte"-Vorwegnahmen
keineswegs wie ein bloßer Vorläufer erscheint.
Die vier Zwischenaktmusiken, die beiden Chöre
der Priester und Sonnenjungfrauen, das Ober-
priestersolo samt Chor sind von erstaunlicher
Tiefe. Man versteht, warum Mozart, der das
Stück von Tobias Philipp von Gebier offenbar
auch nicht besonders schätzte, in einem Brief an
den Vater schrieb: „... es müßte nur blos der
Musick wegen aufgeführt werden, - und das wird
wohl schwerlich gehen; - schade ist es gewis!"
In der Beilage stellt Gottfried Kraus richtiger-

weise die Musik in den Stückzusammenhang,
gibt also Inhaltsangaben der fünf kuriosen Akte.
Das ist klug gemacht und trägt durchaus zum
Verständnis der Musik bei, die ja - und da spürt
man den Dramatiker Mozart - immer situations-
bezogen ist.
Leopold Hager ließ das Mozarteum-Orchester
klangvoll und strikt dramatisch musizieren. Der
Salzburger Kammerchor sang ausgesprochen en-
gagiert, wie auch Oberpriester Robert Holl und
die vier Chorsolisten. Hier wurde jenes Maß an
interpretatorischer Dringlichkeit erreicht, das
der „Thamos"-Musik angemessen und das die
Aufnahme zum wichtigen Bestandteil einer je-
den Mozart-Sammlung erhebt. Hans Göhl

ff^S Französische Musik in hervorragender
\Qy Interpretation.

RAMEAU, Anacreon, Ballet en un acte; Rene
Schirrer (Anacreon), Agnes Mellon (l'Amoiir),
Jill Feldman (Pretresse), Dominique Visse
(Agathocle), Michel Laplenie (Convive); Chor
und Orchester des Ensembles „Les Arts Floris-
sants", William Christie;
HM 1090 (1 S 30)
harmonica mundi France HM 1090 (1 S 30)
Aufnahmedatum: 1981
Klangbild: Sehr schattierungsreich, plastisch,
natürlich und klar.

Fertigung: Einwandfrei.

Die Eigenart französischer Musik wird von deut-
schen Musikliebhabern kaum beachtet. Es gibt
in der ersten Hälfte des 18. Jahrhunderts noch
eine andere Musik als die tiefschürfende Johann
Sebastian Bachs und die festlich-monumentale
Händeis. Die Ersteinspielung auf Schallplatte
von Jean-Philippe Rameaus Ballet „Anacreon"
beweist, was für eine vielgestaltig-geistvolle Mu-
sik hier außer acht gelassen wird. Rameaus
Opern und Ballette beruhen freilich auf Libretti,
die dem Geschmack der heutigen Zeit nur wenig
entgegenkommen. „Anacreon" ist, wie die mei-
sten Opern Rameaus, ein Stoff aus der Mytholo-
gie, der - ganz im Sinn der Aufklärung - dazu
dient, ein rationales Problem auf dem Theater
abzuhandeln: Wem soll man den Vorrang geben,
dem Wein oder der Liebe? Diese Frage wird zu
einem mythologischen Schauspiel, zu einem hei-
teren Drama zwischen Bacchus und Amor ge-
staltet. Man könnte eine solche Handlung als zu
wenig tiefgründig und lebensecht kritisieren.
Aber in einer Zeit, da die Zweifel am Naturalis-
mus und seinen Begleiterscheinungen immer
größer werden, erwächst auch ein gewisses Ver-
ständnis für derartiges Theater: Rameaus Ballett
spiegelt mittels mythologischer Figuren die inne-
re Welt des Dichters und Genießers Anacfeon
nach außen.

So heiter und klar wie das Libretto ist auch
Rameaus Musik. Auch sie ist nicht tiefschür-

Jetzt in Neuauflage wieder lieferbar!

K. J. Kutsch/Leo Riemens

Unvergängliche
Stimmen

Sängerlexikon. 2., neu bearbeitete und
erweiterte Auflage 1982. Lexikonfor-
mat, 782 Seiten, zweispaltig, in Leinen
gebunden.

Vorzugspreis bis 31.12.1982: DM 115,-
(späterer Ladenpreis: DM 138,-)

Jeder der über 3750 Artikel besteht aus
biographischen Angaben mit Hinwei-
sen auf die wichtigsten Stationen jeder
Künstlerlaufbahn und Charakteristiken
der Stimme. Am Schluß wird jeweils
vermerkt, aufweichen Platten sich die
Künstler verewigt haben.

Bitte verlangen Sie den ausführlichen
Sonderprospekt.

Postfach 200909 • 8000 München 2
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fend, sondern erscheint einfach, ohne jegliche
komplizierteren Satzkünste. Sie vergegenwärtigt
die Affekte der Theaterfiguren - ihre Trauer,
Angst, Wut, und Freude - und die Bühnensitua-
tionen: Nacht, ein hereinbrechendes Gewitter
und galante Feste. Die Frische von Rameaus
Musik beruht auf dem kleinteiligen Wechsel der
Charaktere und musikalischen Gattungen: Rezi-
tativ, Arie, Tanz, Schilderungen von Außermu-
sikalischem wechseln einander im kürzesten
Zeitraum ab. Analog ist die musikalische Faktur
selbst aufgebaut. Sie beruht auf einer Reihung
verschiedenster Motive. Dieser häufige Wechsel
wird in der Partitur durch die oftmalige Ände-
rung des Rhythmus angezeigt. Wiederholungen
sind selten. Diese Musik hat deshalb den Cha-
rakter einer detailgenauen Erzählung. Sie lebt
von der Umsetzung äußerer Eindrücke wie
„Nacht" oder „Gewitter" in musikalische Struk-
tur. Sie faßt das Wesen solcher Erscheinungen
mit größter Klarheit und Prägnanz in Musik.
Die Aufführung dieses Werkes durch das
Ensemble „Les Art Florissants" ist vorbildlich.
Mit größter Spontanität und Geistesgegenwart
werden die verschiedenen musikalischen Cha-
raktere verwirklicht. Die Solisten, besonders
Rene Schirr als Anacreon und Agnes Mellon als
L'Amour, beherrschen das rhetorische Singen,
das diese Musik fordert, in vorzüglicher Weise.
Hier liegt eine werkbezogene und dennoch sehr
lebendige Interpretation vor.

Franzpeter Messmer

Neuveröffentlichungen
LITERATUR

Uneingeschränktes Hörvergnügen mit
dem Klassiker Brecht.

HAUSPOSTILLE: BRECHT, EISLER,
WEILL, FISCHER, BUSCH, WAGNER-RE-
GENY; Bittgänge, Exerzitien, Chroniken, Psal-
men und Mahagonnygesänge, Die kleinen Tag-
zeiten der Abgestorbenen, Schlußkapitel, Vom
armen B.B.; Walter Schmidinger, Therese
Giehse, Helene Weigel, Ekkehard Schall, Han-
ne Hiob, Michael Altmann, Gisela May, Ernst
Busch, Peter Fischer (Klavier), Werner Pauli
(Gitarre), Meriel Dickinson/Mary Thomas
(Mezzosopran), Philip Langridge/Ian Partridge
(Tenor), Benjamin Luxon (Bariton), Michael
Rippon (Baß), Henry Krtschill, (Klavier), Stu-
dio-Orchester, Ostberlin, The London Sinfo-
nietta, Fritz Guhl, Henry Krtschill, Peter Fi-
scher, David Atherton;
DG Literatur, 2755 013 (3 S 30)
Aufnahmedatum: (P) 1982
Klangbild: Klar und unverzerrt.
Fertigung: Einwandfrei.

Es treffen sich die Lebenden und die Toten zu
einem Klassiker: Bertolt Brechts „Hauspostil-
le", 1927 erstmals veröffentlicht, liegt nun in
einer Gesamtaufnahme vor, bei der schöne Ver-
gleiche angestellt werden können, wie das
Brecht'sche Interpretations-Erbe fortgeführt
wird. Zunächst die Giehse. Wie sie in der
„Liturgie vom Hauch" den hier destruktiv einge-
setzten romantischen Refrain „Über allen Wip-
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fein ist Ruh/In allen Gipfeln spürest du/Kaum
einen Hauch" immer wütender herausknallt,
läßt einem angesichts dieser Vehemenz vor
Schrecken das Blut in den Adern gefrieren.
Genauso bös' die scheinbar leutselige plebe-
jische Giehse, wenn sie die Moritat vom Eltern-
mörder „Apfelböck" singt, zu der Peter Fischer
eine glänzend simple Brecht-Melodie auf dem
Klavier spielt. Ein Hauch von Wedekind weht
aus den Lautsprechern. Ganz anders, kühler und
distanzierter, und auch längst nicht so eindring-
lich intoniert die Brecht-Tochter Hanne Hiob
die „Morgendliche Rede an den Baum Griehn".
Noch andere, berühmte Brecht-Interpreten sind
in dieser Anthologie zu hören, an der sich so
vorzüglich die anarchische Romantik und der
morbide Charme des frühen Brecht nachvollzie-
hen lassen: Ernst Busch, Helene Weigel und
Gisela May. Doch die Entdeckung auf dieser
Platte ist wohl der Münchner, aus Linz gebürti-
ge, Schauspieler Walter Schmidinger. Sein Ma-
nierismus liegt nicht wie bei der May im stimmli-
chen, interpretatorischen Ausdruck, sondern in
der scharfen Diktion, die bei der Ballade „Von
der Kindsmörderin Marie Farrar" Gänsehaut
macht oder im alptraumhaften Gedicht „Das
Schiff" in ferne, unterbewußte Regionen ent-
führt. Interessant auch, die frühen Mahagonny-
gesänge unter David Atherton, die von einer
Polydor-Einspielung übernommen wurden, mit
der Mahagonny-Oper Wilhelm Brückner Rüg-
gebergs (mit Lotte Lenya) zu vergleichen. Die
Gesänge verströmen elegische Nostalgie und
Laszivität in dieser neueren Aufnahme viel eher
als persiflierende Ironie. Der Klassiker Brecht
und seine „Hauspostille" sind auf drei Langspiel-
platten ein uneingeschränktes Hörvergnügen.

Eva-Elisabeth Fischer

Wiederveröffentlichungen
LITERATUR

( ( ) ) Ein luzides Tondokument.

GOETHE, Faust: Der Tragödie I. und II. Teil,
Gustav Gründgens, Paul Hartmann, Elisabeth
Flickenschiidt, Käthe Gold, Ulrich Haupt, Ma-
ria Becker, Hermann Schomberg, Antje Weis-
gerber u.v.a., Musik: Mark Lothar;
DG Literatur 2750 006 (6 S 30)
Aufnahmedatum: 1959 (Faust I).
Klangbild: Flach, klanglich dünn.
Fertigung: Preßfehler auf Seite 5 und 6, anson-
sten einwandfrei.

Was diese erste deutsche Einspielung des gesam-
ten „Faust I und II" betrifft, so muß man erst
einmal sagen, was sie nicht sein soll und nicht
sein kann. Weder die Aufnahme von Gründ-
gens' „Faust I"-Inszenierung am Düsseldorfer
Schauspielhaus (1952), noch seine „Faust II"-
Inszenierung des Deutschen Schauspielhauses
Hamburg (1958) können wiedergeben, was da-
mals auf der Bühne zu sehen war. Wir Jüngeren
müssen uns notgedrungen an die Beschreibun-
gen auf dem Beipackzettel halten und an Rose-
marie Clausens übersichtlichen Bildband mit
Photos und Textauszügen aus der inzwischen
legendären, immer noch gespielten Verfilmung

des „Faust I". Mit der Tragödie ersten Teil ist
man vergleichsweise also gut bedient. Mit dem
Teil II sind die Schwierigkeiten größer: kein
Film, keine Photos, keine Textauszüge. Und da
Teil II eben ein so komplexes Werk ist, empfiehlt
es sich, beim Abhören der Platte die Dichtung
mitzulesen - sonst ist der Genuß allenfalls die
Hälfte wert.
Goethes Wort wollen diese sechs Langspielplat-
ten anläßlich des Dichters 150. Todestages ans
Ohr bringen, nicht so sehr berühmte Schauspie-
lerstimmen. Doch kann man sich diesem Tondo-
kument gerade deswegen nicht entziehen, weil
ein großer Text von hervorragenden Schauspie-
lern vorgetragen wird und es sich um konservier-
te Legende handelt: Der Faust Paul Hartmanns
im ersten Teil klingt da im Vergleich zu seinem in
dieser Rolle viel prominenteren Kollegen Will
Quadflieg (er ist in der Titelrolle des Faust II zu
hören) angenehm unpathetisch, stimmlich
schlank; unvergeßlich die zischend buhlende
Marthe Schwerdtlein der Elisabeth Flicken-
schildt, oder Käthe Golds Gretchen, die aufwal-
lendes Sentiment glänzend zügelt und Gustav
Gründgens selbst, der Mephisto, dessen Kunst
es war, dem Teufel unvergleichlich scharfsinnige
Konturen zu verleihen. Was man hört, ist histori-
sches Schauspielertheater, von Gründgens ge-
nial entfettet. Denn dieser Künstler wollte bei
der Gestaltung seiner Figuren immer auch be-

Gustav Gründgens

wüßt machen, daß es sich um Kunst-Figuren
handelt. Bei seinem Mephisto setzt er deshalb
artifizielle Manierismen selbstsicher und wohl-
überlegt ein. An dieser Stelle sei auch Mark
Lothars theaterwirksame Musik erwähnt, klang-
lich humorig etwa zu Mephistos „Lied vom Floh"
in Auerbachs Keller, bedrückend sich steigernd
der Chor des „Dies irae".
Mit neueren „Fausf'-Inszenierungen - gar mit
Klaus Michael Grübers und Bernhard Minettis
Berliner Bearbeitung des „Faust I" - sollte man
dieses Dokument nicht messen. Immerhin liegen
rund dreißig Jahre dazwischen. Da setzt sich
Staub fest - nicht nur in der Sprechweise. Kaum
nennenswerter Staub allerdings, sitzt man doch
gerne nahezu sechs Stunden lang gebannt vor
den Lautsprechern, um Weltdichtung, auf
einzigartig luzide und packende Weise vorgetra-
gen, zu hören. Und das allein macht die Kassette
wertvoll. Eva-Elisabeth Fischer
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JOHANN SEBASTIAN BACH
Das Weihnachtsoratorium
Auger, Burmeister, Adam, Schreier
Bachorchester d. Dresd. Philharmonie
Dir. Martin Flämig
O 87937 H 500997

JOHANN SEBASTIAN BACH
Kantaten zum Advent
BWV 61 und BWV 36
Auger, Schreier, Lorenz
Neues Bach. Coll. mus. Leipzig
Dir. Hans-Joachim Rotzsch
O 201415

JOHANN SEBASTIAN BACH
Kantaten zur Weihnacht
BWV 110, BWV 40 u. BWV 50
Auger, Wenkel, Schreier, Lorenz
Neues Bach. Coll. mus. Leipzig
Dir. Hans-Joachim Rotzsch
O 201416

JOHANN SEBASTIAN BACH
Magnificat D-dur BWV 243
Shirai, Soffel, Schreier, Polster
Neues Bach. Coll. mus. Leipzig
Dir. Hans-Joachim Rotzsch
0 200067

GEORG FRIEDRICH HÄNDEL
Das Ciavierwerk IV - Werke
für Cembalo
Edgar Krapp
O 301774
In gleicher Ausstattung:
Ciavierwerk
Ciavierwerk
Ciavierwerk

300003
300403
301217 Gennadi Rozhdestvensky-BBCSymphonyOrchestra

Halleluja - Festliche Chöre
von Bach, Händel, Mozart, Schubert
Rüdiger Wohlers, Tenor
Chor d. St. Hedwigs-Kathedrale
u. Domkapelle Berlin
O 200 670 • B 400 670

Maria Judina - Portrait
einer legendären Pianistin, Vol. 2
mit Werken von Beethoven,
Schubert, Brahms, Schostakowitsch,
Mozart und Strawinsky
Gr. Rdfk.-Sinfonieorchesterd. UdSSR
Dir. Gennadij Roshdestwenskij
O 301982
Portrait I in gleicher Ausstattung:
O 301595
JOHANNES BRAHMS
Klavierkonzert Nr. 2 B-dur
Igor Shukow, Klavier
Gr. Rdfk.-Sinfonieorchesterd. UdSSR
Dir. Gennadij Roshdestwenskij
0 202153

ENGELBERT HUMPERDINCK
Hansel und Gretel
Auger, Donath, Ludwig, Popp,
Fischer-Dieskau
Orchester des Bayer. Rundfunks
Dir. Kurt Eichhorn
O 85 340

JOSEF BAYER
Die Puppenfee
Ballett - Gesamtaufnahme
Staatsphilharmonie Rheinland-Pfalz
Dir. Kurt Eichhorn
O 203387 •

PETER TSCHAIKOWSKY
Dornröschen :
Ballett - Gesamtaufnahme
BBC Symphony Orchestra
Dir. Gennadij Roshdestwenskij
O 300575 • Q 500575
Record World Critic's Award

Berühmte Opernchöre
aus Bühnenwerken von Gluck, Mozart,
Beethoven, Weber, Lortzing, Nicolai,
Wagner u.a.
0 302042


