
FONO-KRITIK I
lo Minato führte in diesem Werk zum ersten Mal
die strikte Trennung von Rezitativ und Arie
durch, wobei er für das Rezitativ freie Verse und
für die Arien gebundene Verse verwendete.
Damit wurde der Grundtypus der Oper, wie er
noch bis weit ins 19. Jahrhundert Gültigkeit
hatte, festgelegt (man sprach später von Num-
mern-Oper). Allerdings gibt es innerhalb des
Rezitativs Abstufungen: die Dialoge in um-
gangssprachlicher Rede, Monologe, die etwas
kunstvoller ausgearbeitet sind, kurze ariose Ein-
schübe, und auch das Recitativo accompagnato
wird gelegentlich verwendet. Die Arien selbst
sind wesentlich kürzer (dafür aber zahlreicher)
als in der neapolitanischen Oper des 18. Jahr-
hunderts. In knappen und einfachen musikali-
schen Formeln wird ein Affekt, eine Stimmung
ausgedrückt, wobei der Gang der Handlung nur
kurz unterbrochen wird. Damit aber ist ein
wichtiges Problem dieser Opernform angespro-
chen: Die Handlung, die szenische Aktion mit all
ihren Verwicklungen, Turbulenzen, komödian-
tischen Einlagen und Schaueffekten ist die
Hauptsache, das rein Musikalische läßt sich nur
schwer davon ablösen und hat nicht den Stellen-
wert wie in der späteren Opera seria mit ihren
kunstvoll (nach Concerto-Manier) ausgearbeite-
ten Da-capo-Arien. Auch das Verhältnis zum
Text ist in den Arien ein anderes: Die zusam-
menhängende, dem Sprachrhythmus folgende
Vertonung des Textes ist das Grundprinzip, die
Wiederholung einzelner Worte oder Verse
(meist der Schlußverse) ist eher die Ausnahme
(anders als in der späteren Da-capo-Arie mit
ihren Textzerlegungen und endlosen Wiederho-
lungen). Verzierungen der Singstimme werden
eher maßvoll eingesetzt, der Textzusammen-
hang bleibt auch hier gewahrt. Abwechslung
schafft Cavalli allerdings dadurch, daß er in
vielen Arien mehrmals das Metrum wechselt.
Der Leiter der Einspielung, Rene Jacobs, sieht
das Problem der Authentizität nicht dogmatisch
eng. Zwar ist das Instrumentalensemble sehr
klein gehalten - die Streicher sind solistisch
besetzt-, doch erzielt Jacobs farbliche Abwechs-
lung durch gelegentliche Hinzuziehung von Flö-
ten und durch die Verwendung von fünf ver-
schiedenen Generalbaßinstrumenten. Man wür-
de dieser Musik Gewalt antun, wollte man sie
instrumental überfrachten. Durch lockere Ton-
gebung, differenzierte, aber nie übertriebene
Artikulation und durch Wahrung des natürli-
chen deklamatorischen Flusses wird das Leichte,
Spielerische - der Singspielcharakter, wenn man
so will - dieser Musik realisiert. Einzelne Arien
wurden von Jacobs „bearbeitet", d.h. mit zu-
sätzlichen Instrumentalstimmen versehen (auch
hier wurde nicht des Guten zuviel getan). Hinzu-
gefügt wurden auch einzelne Instrumentalsätze

anderer Komponisten, die z.B. als Einleitungs-
sinfonien zu Beginn der Akte oder als Tanzsätze
an den Aktschlüssen (deren Ballettmusik offen-
bar grundsätzlich nicht aufgeschrieben wurde)
Verwendung finden - Stücke, die sich in Stil und
Charakter in jedem Fall als passend erweisen
(die nur handschriftlichen Partituren aus dieser
Zeit sind immer unvollständig). Ein großer Plus-
punkt der Einspielung ist auch der Prolog aus
Cavallis „II Ciro" - der originale Prolog zum
„Xerse" ist nicht erhalten geblieben.
Die Sänger erweisen sich durchgehend als ihren
Aufgaben gewachsen. Die vier männlichen Alt-
rollen (Xerse, Arsamene, Periarco, Elviro) wer-
den von Kontratenören gesungen. Der besonde-
re Affektcharakter der Arien ist jeweils gut
getroffen, die improvisatorischen Verzierungen
in den zweiten Strophen wirken natürlich und
gefährden nirgends den melodischen Zusam-
menhang. Für die Aufnahme wurde eine Tran-
skription der Oper von der amerikanischen Mu-
sikwissenschaftlerin Martha Novak Clinkscale
herangezogen, die auch den ausgezeichneten
Einführungstext verfaßt hat. Reinhard Müller

Irfftra Dramatisch-theatralische
jö Wirkung von großer Ein-

dringlichkeit.
DIGITAL AUDI

Eine barocke Repertoirelücke wird
etwas zu spät gefüllt.

LEOPOLD I., II lutto dell'universo; Jane Gärt-
ner, Hartley Newnham, Frederick Urrey, Wal-
ter Fink, Marjana Lipovsek, Sharon Markovich,
Gabriele Sima, Jaroslav Stajnc, Drew Winter.
Christine Weidinger (Vokalsolisten), Ensemble
Musica Antiqua, Bernhard Klebet;
Christophorus SCK 70 365 (2 S 30)
Aufnahmedatum: 1979
Klangbild: Sehr direkte Vokalstimmen, A/B-
Stereophonie, deutlich, leichtes Bandrauschen.
Fertigung: Einwandfrei.
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Leopold I. (1640 - 1705) war nicht nur ein
Gönner des Musiklebens: er spielte selbst

Cembalo, Violine und Querflöte und kompo-
nierte. An seinem Hof florierte das Musikthea-
ter. In einem halben Jahrhundert wurden am
Wiener Hof über 400 Stücke aufgeführt. In
seinen Kompositionen folgte Leopold der vene-
zianischen Tradition, wovon sich nun auch der
Schallplattenhörer überzeugen kann. Vor etwa
fünfzehn Jahren wäre die Aufnahme der geistli-
chen Handlung „II lutto dell' universo" (Die
Trauer des Weltalls) noch eine Sensation gewe-
sen. Inzwischen schenkt man wegen der chaoti-
schen Vielfalt des Angebots solchen echten
Entdeckungen und Repertoireerschließungen
kaum noch Aufmerksamkeit, sofern nicht ge-
schickt die Werbetrommel gerührt wird. Das ist
auch in diesem Fall schade, handelt es sich doch
um eine engagierte und weitgehend geglückte
Einspielung. Sie entstand bereits 1979 anläßlich
des sommerlichen Barockopernfestivals „Spec-
taculum", das die Gesellschaft für Musiktheater
seit 1977 in Wien veranstaltet. Die Gesangssoli-
sten sind durchweg vorzüglich. Die Kastraten-
partien hat man mit Frauenstimmen besetzt. Die
Wiener Instrumentalisten des Ensembles Musica
Antiqua sind insgesamt nicht so virtuos und agil
auf ihrem barocken Instrumentarium wie ihre
nördlichen Kollegen aus England und den Nie-
derlanden, ein Manko, das aber nur beim Conti-
nuo-Cellisten auffällig zu Buche schlägt. Daß der
instrumentale Klangkörper insgesamt etwas
schwerfällig und eckig klingt, geht auf Konto des
Dirigenten, dessen Klangvorstellung ganz ent-
schieden von der seiner prominenteren Kollegen
ä la Gardiner abweicht. Martin Eiste

MONTEVERDI, L'Orfeo (Gesamtaufnahme);
Gino Quilico (Orfeo), Audrey Michael (Euridi-
ce, Speranza, Eco), Carolyn Watkinson (Messa-
giera), Frangiskos Voutsinos (Plutone, Caron-
te), Eric Tappy (Apollo), Francois Le Roux
(Pastore I, Spirito I), Guy De Mey (Pastore II,
Spirito II), Henri Ledroit (Pastore III), Colette
Alliot-Lugaz (Musica), Danielle Borst (Proser-
pina), Shelley Whittingham (Ninfa), Ensemble
vocal de la Chapelle Royale, Orchestre de l'Ope-
ra de Lyon, Michel Corboz;
RCA/Erato ZL 30970 EX (2 S 30) Digital
2 CD 88133
Aufnahmedatum: Februar 1985
Klangbild: (LP) Klar und präsent, bisweilen
etwas zu hallig.
Fertigung: Normales Niveau, hie und da Kni-
stern.
Vergleichseinspielungen: Ferruccio Calusio
(EMI C 153-18406/07), Harnoncourt (Tel.
6.35020 FK).

Für das allgemeine Bewußtsein gehören Mon-
teverdis Opern nach wie vor nicht zur eigent-

lichen Operngeschichte. In vielen Plattenge-
schäften stehen Aufnahmen dieser Werke dar-
um auch nicht in den Regalen mit den Opern, wo
man sie zwischen Meyerbeer und Mozart finden
müßte, sondern in jenen mit der Alten Musik.
Diesen Zustand zu ändern, könnte dieser neuen
Aufnahme gelingen (die übrigens nicht mit Cor-
boz' älterer Lausanner Einspielung verwechselt
werden darf). Sie verzichtet selbstverständlich
weder auf das heute schon obligatorische alte
Instrumentarium noch auf die Errungenschaften
der historischen Aufführungspraxis, versteht
beides jedoch nur als Mittel zum Zweck; der
aber heißt: überzeugende und unmittelbar ver-
ständliche Realisierung eines Theaterstücks.
Entsprechend zeichnet sich die Wiedergabe
durch deutlich südländisch gefärbte Theatralik
aus (nicht zufällig entstand die Aufnahme in der
Provence). Es wird mit großer Gestik musiziert;
das ist jedoch nicht so zu verstehen, als herrsch-
ten langsame Tempi vor und als sei die Auffüh-
rungsdauer länger als gewöhnlich. Ganz im Ge-
genteil: stellenweise sind die Tempi sogar deut-
lich schneller als etwa bei Harnoncourt.
Corboz versteht es, nicht nur Musikstücke orga-
nisch aneinanderzureihen, sondern sie in einen
großen, über die Akte reichenden dramatischen
Zusammenhang zu stellen; er besticht durch sein
kluges Timing, die zum Teil geradezu ideale
Balance zwischen schnell und langsam, Aktion
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und Stillstand, Klang und Pause. Stets richtet
sich die Art der Ausführung der Musik nach
deren dramatischer Funktion. Dem fügen sich
die Sänger bruchlos ein. Sie bleiben dem überlie-
ferten Notentext kaum etwas schuldig, begegnen
ihm jedoch nicht als einem Stück alter Musik,
dessen Fremdheit man mit Spezialistentum an-
zugehen hätte, sondern prinzipiell nicht anders
als einer Oper von Mozart oder Verdi. Stimm-
klang und Gesangsstil sind dem Hörer daher
vertraut und vermögen ihm den Zugang zum
Werk zu ebnen. Ohne Hemmungen wird die
gesamte Skala der Ausdrucksmittel vom geflü-
sterten oder gehauchten Pianissimo bis hin zum
heftigsten Fortissimo genutzt. Im Vergleich zu
Harnoncourt wirkt Corboz' „Orfeo", pointiert
gesprochen, wie eine veristische Oper. Aber
auch jenseits der dramatischen Höhepunkte
überzeugen die Sänger durch ihr sinnfälliges
Phrasieren, das dem Hörer unmittelbares Ver-
ständnis vermittelt. An Präzision der Intonation
und bisweilen auch an Akkuratesse der rhyth-
mischen Artikulation kann es die Einspielung
gewiß nicht mit Harnoncourt aufnehmen; den-
noch ziehe ich Harnoncourts kühler Realisie-
rung, die das Werk im Grunde als absolute
Musik präsentiert, die vitale Verwirklichung von
Drama und Theater bei Corboz vor. Egon Voss

Neue Musik

Beweisführungen in Sachen
Bläserkultur.

BARBER, Summer Music for Woodwind Quin-
tet op. 31, S^VERUD, Slätter og stev fra
Siljustel op. 21a, HINDEMITH, Kleine Kam-
mermusik für fünf Bläser op. 22, JOLIVET,
Serenade pour Quintette ä vent avec Hautbois
principal; The Bergen Wind Quintet;
BIS LP-291 (1 S 30) Digital
Aufnahmedatum: Dezember 1984
Klangbild: Hell, ausgewogen.
Fertigung: Einwandfrei.

Sicherlich stellt keines der hier versammelten
Werke einen Meilenstein in der Geschichte

der Neuen Musik dar, man ist aber fast geneigt,
den Vortrag dieser Stücke durch The Bergen
Wind Quintet mit einem solchen Attribut zu
belegen. Den fünf norwegischen Musikern ge-
lingt die Verbindung einer - was Rhythmus und
Zusammenspiel anbetrifft - phänomenalen Prä-
zision mit hochdifferenzierter Phrasierung: Das
Bläserensemble agiert als gleichsam atmender
Körper, der in den verknapptesten attackieren-
den Gesten ebenso exakt ist wie im ausschwin-
genden Legate. So läßt sich Barbers mehr nach
Dvofäks „Neuer Welt" als nach authentischer
amerikanischer Musik ä la Ives oder Cowell
klingendes Werk von 1956 ebenso ertragen wie
Ssveruds 1980 überarbeitetes, stark folklori-
stisch bestimmtes Stück. Indem das Ensemble
gut die Füll- und Begleitstimmen betont, wird
die melodische Gefälligkeit, die leicht ins Süß-
liche tendiert, gemildert.
Die Melodik von Jolivets 1945 entstandener
Serenade ist für mitteleuropäische Ohren nicht
ganz so vertraut: der sich sukzessiv fortspinnen-
de Melodiefaden, der etwas Statisches, Insistie-

rendes hat, entspricht Jolivets Anspruch auf
einen magischen und mahnenden Ausdruck der
Musik. Aber das „back to the roots" der ausge-
dehnten Oboenarabesken, die wie Schlangenbe-
schwörermusik klingen, ist mitteleuropäisch ge-
bändigt und eine sehr zivilisierte Angelegenheit.
Ostinate Formen, aber wieder mit durchweg
vertrautem Material, bietet Hindemiths „Kleine
Kammermusik" op. 24,2 von 1922. Der Biß der
Verfremdungen und Demontagen des Altver-
trauten ist schon dahin: der einstige Bürger-
schreck auf seinem Weg zum musikantisch-
magistralen Stil. Wird der Beweis für die Kulti-
viertheit eines Bläsertons im Pianissimo geführt,
so hat „The Bergen Wind Quintet" hier mit dem
3. Satz das dafür geeignete Betätigungsfeld.

Bernhard Uske

rf^s Unbekanntes von Martinu jjJJJI
\ ^ ^ ausgezeichnet vorgestellt. jjjjljj

MARTINU, Klaviertrios Nr. 1-3, Bergerettes
für Klaviertrio, Streichtrio Nr. 2; Tschechisches
Klaviertrio, Prager Streichtrio;
Panton 81110401-02 (2 S 30)
Vertrieb: Disco-Center, 3500 Kassel, Postfach
101029
Aufnahmedatum: 1983
Klangbild: Etwas flach.
Fertigung: Einige Oberflächenstörungen, Kni-
stern und Knacken.

Wieder einmal ist auf eine sehr hörenswerte
und erfreuliche Einspielung mit Werken

von Martinu hinzuweisen. Leider müssen, was
die Fertigungsqualität betrifft, einige Abstriche
gemacht werden; ein Umstand, der um so bedau-
erlicher wirkt, als sowohl das Gewicht der Werke
als auch die Interpretation auf sehr hohem
Niveau stehen. Martinu zählt für mich, vor allem
was die späteren Werke, etwa seit Ausbruch des
2. Weltkriegs betrifft, zu den mit am meisten
unterschätzten Komponisten unseres Jahrhun-
derts. Dieser Substanzgewinn bei den späteren
Werken ist auch bei den Kompositionen dieses
Doppelalbums zu vermerken. Das erste Klavier-
trio aus dem Jahr 1930 ist noch ziemlich stark von
klanglicher Härte, die nicht ganz durchgehört
wirkt, geprägt. Schon das Streichtrio aus dem
Jahr 1934 aber kündet von späterem erfülltem
Melos, das dann in voller Frische im Klaviertrio
„Bergerettes" (1939) anzutreffen ist. Die beiden
Klaviertrios (Nr. 2 und 3) aus den Jahren 1950/51
markieren schließlich Martinus vollendete kom-
positorische Reife, deren Prozeß jeden empfind-
sam Hörenden immer wieder verblüffen muß.
Hier gelingt ein Ausgleich an lebendiger melodi-
scher Erfindung mit einer Komplexität in harmo-
nisch-klanglicher Hinsicht, wie er nur selten in
der Musik unseres Jahrhunderts zu hören ist.
Verwiesen sei etwa nur auf den Beginn des 3.
Trios, auf die charakteristische Art, wie sich hier
die Musik öffnet und entfaltet. Martinu weist
sich hier als würdiger Fortsetzer der Linie Smeta-
na, Dvorak, Janäcek aus. Die Musik ist völlig
unprätentiös und mit feinem Gespür für harmo-
nische Wendungen geschrieben. Tonalität er-
scheint hier nicht als überkommenes Relikt.
Nicht nur, daß diese bedeutenden Werke nun
zugänglich sind, ist erfreulich, sondern auch
das Engagement der Interpretation. Das „Tsche-
chische Klaviertrio" mit den Herren Josef Päle-
nicek, Jiri Tomäsek und Alexander Vectomov
trifft den Ton der Werke ganz genau, sie haben
offensichtlich keine Probleme mit dem richtigen
Tempo, das sich hier ganz natürlich erschließt.
Die tschechische Interpretationstradition trifft
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eng mit den kompositorischen Vorstellungen
Martinus zusammen. Erzielt wird ein warmer
und zugleich energischer Charakter, eine ge-
glückte Mischung aus musikantischen Momen-
ten und kammermusikalischer Motivdichte.
Nicht zuletzt dieses beherzte Musizieren macht
dieses Album so erfreulich und anschaffenswert.

Reinhard Schulz

(LJ) Anthologie mit Abstrichen.

ÖSTERREICHISCHE MUSIK DER GEGEN-
WART: KRENEK, Sinfonie Nr. 1 op. 7, Sinfo-
nie Nr. 2 op. 12, Sinfonie Nr. 3 op. 16; ORF-
Sinfonieorchester, Lothar Zagrosek;
Amadeo 415 825-1 (2 S 30)
Aufnahmedatum: 1985
Klangbild: Hell, präsent, außer bei der 1. Sinfo-
nie zu geringe Dynamik und zu eng geführte
Instrumentengruppen.
Fertigung: Rauschen, Knistern, ein für den Ton-
abnehmer unpassierbares Rillenhindernis.

ÖSTERREICHISCHE MUSIK DER GEGEN-
WART: RUBIN, Ein Heiligenstätter Psalm,
Konzert für Kontrabaß und Orchester; Robert
Holl (Baß-Bariton), Ludwig Streicher (Kontra-
baß), Der Wiener Jeunesse-Chor, Der ORF-
Chor, Wiener Symphoniker, ORF-Sinfonieor-
chester, Horst Stein, Leif Segerstam;
Amadeo 415 828-1 (1 S 30)
Aufnahmedatum: 1976, 1981
Klangbild: Präsent, ausgewogen.
Fertigung: Einwandfrei.

ÖSTERREICHISCHE MUSIK DER GEGEN-
WART: SCHEDL, Kontrabaß, Der Totentanz
von anno neun op. 14; Daniela Bechly (Sopran),
Reinhard Brussmann, Georg Dihel (Bariton),
Günther Emmerlich (Sprecher), Wolfgang Har-
rer (Kontrabaß), ORF-Sinfonietta, Ensemble
Kontrapunkte, Gerhard Schedl, Peter Keusch-
nig;
Amadeo 415 824-1 (1 S 30)
Aufnahmedatum: 1982, 1984
Klangbild: Hell, präsent.
Fertigung: Leichte Höhenverzerrung, knistrig.

ÖSTERREICHISCHE MUSIK DER GEGEN-
WART: URBANNER, Requiem; Bärbel Kleib-
ner (Sopran), Diane Elias (Alt), Risto Saarman
(Tenor), Hans Kiemer (Baß), Michael Galit
(Orgel), Arnold Schönberg-Chor, ORF-Chor,
ORF-Sinfonie-Orchester, Lothar Zagrosek;
Amadeo 415 829-1 (1 S 30)
Aufnahmedatum: 20.2.1985
Klangbild: Weiträumig, Überhallig, dunkel.
Fertigung: Knistrig.

Von den hier vorgestellten vier Ausgaben der
Plattenanthologie „Österreichische Musik

der Gegenwart", herausgegeben vom Musikrat
unseres Nachbarlandes, vermag nur eine dem
Anspruch musikalischer Gegenwärtigkeit zu ge-
nügen. Marcel Rubins „Ein Heiligenstädter
Psalm" von 1977 sicherlich nicht; hier handelt es
sich um die Stilisierung Beethovens zum leiden-
den Erlöser, um das konservative Wunschbild
des duldenden, sich in sein Schicksal fügenden
Titanen. Das holzschnittartige, statuarische mu-
sikalische Gebilde mit seinen blockhaft homo-
phon geführten Chorstimmen versucht den Mei-
ster der dialektischen Sonatenform, der äußer-
sten Dynamisierung des musikalischen Materials
in einer restaurativen Gloriole vergessen zu
machen. Das Kontrabaßkonzert ist musikanti-
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sehe Spielmusik, zusammengesetzt aus den übli-
chen Bewegungsmustern.
Erich Urbanner hat seine Abkehr von der Dode-
kaphonie damit begründet, Innovationen müß-
ten nicht im Materialbereich selbst, sondern
vielmehr in dessen kompositorischer Bewälti-
gung stattfinden. Sein Requiem von 1982/83
erweist diese Aussage als Lippenbekenntnis: Wo
die Klangstruktur ausgesprochen traditioneller
Natur ist, sollte man statt von kompositorischer
Bewältigung besser vom Rückgriff auf Altbe-
kanntes reden. Die kleinschrittigen, überschau-
baren Abläufe sehr kantablen Charakters wer-
den den etablierten kontrapunktischen Model-
len unterworfen, die bei Nichtbeachtung der
Materialinnovationen den Eindruck eines musi-
kalisch ereignis- und spannungslosen Gesche-
hens machen.
Schüler Urbanners ist der 1957 geborene Ger-
hard Schedl, dessen Kammeroper „Kontrabaß"
von 1981/82 aus hölzernen Dialogen mit beige-
fügten klanglichen Klischees besteht. Ein Zu-
sammentreffen zweier junger Leute im Dresdner
Wartesaal mit einem dem Bombenterror ent-
kommenen Bassisten soll die Konfrontation des
fortbestehenden Grauens mit aktueller Verdrän-
gung und Unbekümmertheit symbolisieren. Ne-
ben der Bilderbuch-Rolle der Musik - bei „Früh-
ling" gibt's eine Kantilene, bei „Ruine" huschen-
de Streicherfiguren, bei „spielt Gitarre" Synko-
pen - macht besonders die Moderatorendiktion
Günther Emmerlichs das Ganze nur schwer
erträglich. Der „Totentanz von anno neun"
dagegen ist weniger aufdringlich, entwickelt
mehr aus der Musik heraus, wenngleich dem
Ausdrucksrepertoire für Tod und Erstarrung
keine neuen Aspekte abgewonnen werden.
Es bleibt dem Doppelalbum mit den mittlerweile
sechzig Jahre alten ersten drei Sinfonien des
nunmehr 85jährigen Ernst Krenek vorbehalten,
zu zeigen, daß Gegenwärtigkeit keine Frage von
Geburts- und Entstehungsdaten ist. Auch der
frühe Krenek arbeitet mit überlieferten, meist
kontrapunktischen Modellen, die aber nicht als
traditionelles Bestätigungsritual, als Gediegen-
heitsbeweis, sondern als Bewegungsraum für das
Inbeziehungsetzen heterogener Elemente einge-
setzt werden. Ein auf keine Tonart festgelegter
linearer Kontrapunkt läßt die Stimmen sich frei
bewegen und bezieht sie zugleich in unerwarte-
ter Weise aufeinander. So ergeben sich neue
Gestalten, Wechsel der rhythmischen Muster,
und das kompositorische Subjekt nimmt sich die
Freiheit, in die Musik einzugreifen, sie immer
wieder neu auszurichten, in zitathaften Ein-
sprengseln den Bezug zu Vertrautem herzustel-
len. In einer Musik mit Ecken, hinter denen
ebenso Brucknersche Monumentalität lauern
kann wie barbarisches Ostinato oder verinner-

lichte Klanggestaltung, ist für den Hörer nichts
vorentschieden und sicher ist nur, daß man bei
einem Komponisten, der gegen den Strich kom-
poniert, auf keine voraussehbaren Zusammen-
hänge setzen kann.
Insgesamt sind die solistischen, chorischen und
instrumentalen Leistungen ansprechend, wenn
auch nicht überragend. Störend wirkt das
manchmal nur bei Krenek: Der lineare Kontra-
punkt bedürfte gerade bei schnellen Bewegungs-
abläufen größter Trennschärfe in den Strei-
chern, und das weitschwingende Streicheruniso-
no in der 3. Sinfonie ist nicht sauber genug
gespielt. Wohl der Technik ist die geringe dyna-
mische Spannweite anzulasten, die etwa den
Klangexzessen des Finales der 2. Sinfonie mit
seinen strahlenden Dissonanzen nicht gerecht
wird. Bernhard Uske

Oper

O „Giulio Cesare in Egitto" als „Julius
Caesar in Egypt" nicht nur für Engländer
hörenswert.

HÄNDEL, Julius Caesar (Gesamtaufnahme in
engl. Sprache); Valerie Masterson (Sopran),
Janet Baker, Sarah Walker, Della Jones (Mez-
zosopran), James Bowman, David James
(Counter-Tenor), Christopher Booth-Jones
(Bariton), John Tomlinson (Baß), English Na-
tional Opera Chorus, Vic Morris, English Natio-
nal Opera Orchestra, Charles Mackerras;
EMI 27 0232 3 (3 S 30) Digital
Aufnahmedatum: (P) 1985
Klangbild: Offen, recht präsent, mit gelegentli-
cher Stereo-Dramaturgie.
Fertigung: Gelegentlich geringfügiges Knistern.

Diese Einspielung fußt auf der vielgerühmten
Inszenierung von 1979 an der English Na-

tional Opera. Sie ist von Noel Davies und Sir
Charles Mackerras speziell auf das Ensemble
dieses Opernhauses zugeschnitten. Die Rezitati-
ve sind teilweise behutsam gekürzt, einige Arien
gestrichen, andere transponiert. Gleichwohl ist
das barocke Da-capo-Arienschema nicht zer-
stört worden, wie auch Händeis originale Stimm-
lagen-Charakteristik nicht zugunsten eines nach-
barocken Realismusprinzips aufgegeben wurde.
Die männlichen Sopran- und Altrollen werden
von Dame Janet Baker (Julius Caesar), Della
Jones (Sextus - von Händel als Hosenrolle für
eine Sopranistin geschrieben) und den beiden
Counter-Tenören James Bowman (Ptolemäus)
und David James (Nirenus) gesungen. Wie an
diesem Hause üblich, wird die Oper in englischer
Sprache gesungen, und zwar in der stilistisch
sorgfältigen, musikalischen Übersetzung von
Brian Trowell, einem Experten der Barockoper,
der als Professor of Music am Londoner King's
College lehrt.
Man könnte meinen, diese von der Peter Moores
Foundation (mit-?)finanzierte Aufnahme sei wie
die vorangegangenen Einspielungen aus der
English National Opera eher eine nationale
Souvenir-Produktion. Doch das Gegenteil ist
der Fall. Abgesehen von der sprachlichen Kom-
ponente, die hier wesentlich weniger befremdet
als etwa bei einem englischen Verdi, kann die

Aufnahme mit den Maßstäben internationaler
Schallplattenproduktionen gemessen werden.
Sie ist dem, was unsere Zeit unter einer histo-
risch authentischen Aufführung versteht, we-
sentlich näher als die bisherigen Aufnahmen
dieses Werks unter Swarowsky, Rudel und Rich-
ter. Die Sänger, bis auf die Counter-Tenöre
keine Barock-Spezialisten, leisten Erstaunli-
ches, besonders die Frauen. Man hört den Ein-
fluß Londons als dem führenden Zentrum ba-
rocker Musikpflege. Die historisierende Auffüh-
rungspraxis befindet sich dort nicht mehr in
einem stilistischen Ghetto, sondern strahlt auch
über ihren eigentlichen Wirkungskreis hinaus.
Dame Janet beherrscht ihre Partie großartig,
sieht man von leichten Schwierigkeiten mit den
Spitzentönen ihrer zweiten Arie „Empio, dire,
tu sei" (Tyrant avoid my sight) ab. Valerie
Masterson als Cleopatra ist ihr stimmlich eben-
bürtig. Dennoch meine ich, hier eine Fehlbeset-
zung konstatieren zu müssen. Denn die lyrische
Lieblichkeit der Masterson will mir nicht ganz in
der Rolle der schillernden Heroine zusagen. Da
überzeugt die junge Sutherland in ihrem Quer-
schnitt (Decca SDD 574 AV, über TIS) mehr,
obwohl niemand die Arie „Piangerö, la sorte
mia" (Flow my tears) anrührender als die Ma-
sterson singen kann. Auch das den ersten Akt
beschließende Duett zwischen Sextus und seiner
Mutter Cornelia (Sarah Walker) „Son nata a
lagrimar" (Condemn'd to grieve and cry) ist
dank der beiden Sängerinnen ein Juwel der
Einspielung.
Natürlich gibt es auch Abstriche: John Tomlin-
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son (als Achillas) poltert ein bißchen zu sehr in
Bassisten-Manier, und James Bowman ver-
schleift gelegentlich seine Artikulation. Wenn
der Dirigent nicht weiter auffällt, dann deswe-
gen, weil die Tempi „stimmen" und Sir Charles
aus dem Opernorchester, dem einige dankbare
Aufgaben zukommen, einen flexiblen, federn-
den Klangkörper (mit modernen Instrumenten
und ohne ausgesprochen historisierende Artiku-
lation) macht. Alles in allem also ein brillantes
Dokument lebendiger englischer Bühnenpraxis,
dessen wenige Schwächen den positiven Ge-
samteindruck nur unwesentlich beeinträchtigen.

Martin Eiste

Eine realistische, strukturbe-
t o n t e „Entführung".

MOZART, Die Entführung aus dem Serail KV
384; Wolfgang Reichmann (Bassa Selim), Yvon-
ne Kennv (Konstanze), Lilian Watson (Blonde),
Peter Schreier (Belmonte), Wilfried Gamlich
(Pedrillo), Matti Salminen (Osmin), Chor des
Opernhauses Zürich, Erich Widl, Mozart-Or-
chester des Opernhauses Zürich, Nikolaus Har-
noncourt;
Teldec 6.35673 (3 S 30) Digital
3 CD 8.35673
Aufnahmedatum: 1985
Klangbild: (LP) Differenziert, präsent, gute Dy-
namik.

Fertigung: Tadellos.

War die Neuinszenierung von Mozarts „Ent-
führung" durch Ponnelle-Harnoncourt in

Zürich vor allem in musikalischer Hinsicht auf
Kritik gestoßen, so stellt nun die Schallplatte
einen wichtigen Prüfstein dar, der zeigen kann,
ob damals durch Nervosität und die Schwierig-
keiten des Opernbetriebes der Eindruck vermin-
dert wurde oder ob dies an Harnoncourts Kon-
zeption selbst lag. Zunächst ist festzustellen, daß
der Eindruck, den die Schallplatte hinterläßt,
weitaus besser ist als der der Aufführung. Auch

Collection Jazz
Jeder Band enthält neben einer reich illustrierten Lebensgeschichte des
Künstlers ein chronologisches, ausführlich kommentiertes Platten-Werk-
verzeichnis mit Abbildung der Original-Cover und allen diskographischen
Angaben. Format 16,5x23,5 cm, ca. 120-150 Fotos, Paperback mit mehr-
farbigem Umschlag.
Preis der Normalbände je D M 2 8 , 5 0

»Seit dem Jazzbuch von Joachim Ernst Berendt
gab es in der deutschen Jazzliteratur keine
so klar Liebhaber-orientierten Publikationen
mehr: Ein Muß für den Fan.«
(Stereoplay 4/85)
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