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Aufwand, Edition und Interpretation
verdienen Anerkennung. Hier wird
lebendige Musikgeschichte prakti-
ziert. Achtung und Beachtung stellt
sich anhand der außergewöhnlichen
Produktionsidee fast von selber ein:
vier Langspielplatten werden dem
Dichter-Musiker und Kleriker Guil-
leaume de Machaut gewidmet. Da-
von erstmals ein gutes Drittel des Kas-
setteninhaltes mit gesprochenen, von
Rene Jacobs klangvoll rezitierten, alt-
französischen Texten. Eine Art
„Schatzkästlein der Hochgotik" also,
mit Wortbeiträgen und Musik der
Zeit um 1350, erlebt, gedichtet, ge-
schrieben und komponiert von dem
berühmtesten Vertreter der „Ars
nova".
Das „Livre du Voir Dit" (Buch der
wahren Begebenheit) schildert auto-
biographisch das platonische Liebes-
verhältnis des alternden Kanonikus
Machaut zu einem jungen Edelfräu-
lein. Soweit gut und interessant an-
zuhören. Mit der notwendigen Kür-
zung der im Original weit über 9000
Verse zählenden Dichtung auf das für
„eine LP-Kassette reproduzierbare
Maß" (Zitate aus der Textbeilage),
mit der Einfügung von „plastische-
ren" Textstellen aus einem anderen
Werk des Dichters, mit der Über-
nahme von Tänzen anderer Meister
„aus zeitgenössischen Manuskripten"
und mit den nach dramaturgischen
Gesichtspunkten, textbezogen einge-
blendeten Kompositionen Machauts
wird allerdings eine ganze Menge an
Authentizität unterlaufen.

Kenner und Neuheitensammler kön-
nen vorerst aber unbeschadet zu die-
ser Gotik-Kassette greifen. Zum
einem dürften die seit der ersten
Niederschrift von Wort und Ton ver-
flossenen 600 Jahre ein ungekürztes
Nacherleben mittelalterlicher Minne
ohnehin erschweren, zum anderen
sorgen die reichhaltigen und fachkun-
digen Textbeilagen (deutsch, franzö-
sisch, englisch) auf 68 Seiten für ein
Maximum an Platteninformation. Lei-
der erweist sich ein bläßlicher Blau-
druck für die Abbildungen als Nach-
teil, und die schlecht verleimte Bin-
dung läßt die wertvolle Broschüre
schnell zur Loseblattsammlung zer-
fleddern.

Daß namhafte Musikgelehrte wie
Friedrich Ludwig (t 1930) und Hein-
rich Besseler (t 1969) als Erstheraus-
geber einer kritischen Notenausgabe
der Werke Machauts überhaupt nicht
erwähnt werden, kann angesichts der
aparten „musikalischen Inszenie-
rung" oder „inszenierten Musik" - so
der Eigenkommentar der seit 1963 in
Wien um Mittelalter und Renais-
sance bemühten „Menestrels" - in
einer Rezension nicht übergangen

werden. Stichproben legen nahe, daß
die modernen Notenübertragungen
dieser prominenten Musikforscher
den Menestrels natürlich bekannt
sind. Gerhard Patzig

O Frühe Italienische Violinmusik
um 1600 (Gabrieli, Rossi, Fon-
tana, Marini, Fauna, Buona-
mente) - Musica Antiqua Köln
-»Archiv 2533420 (1 S 30)

Bedeutung: Dokumente aus der Früh-
zeit des kammermusikalischen Gei-
genspiels
Klangbild: offen, präsent, etwas trok-
ken und glanzlos
Fertigung: einwandfrei

Der Titel dieser jüngsten Platte der
Kölner Musica Antiqua ist ein wenig
irreführend. Nicht Kompositionen
mit solistischer Geige sind hier einge-
spielt, sondern „Sonaten" mit zwei
bis drei Violinen aus der Zeit, als sich
dieses Instrument die Kunstmusik
eroberte: um 1600 in Italien.

Die Mitglieder der Musica Antiqua
wissen mit ihren (wirklichen) Origi-
nalinstrumenten umzugehen, interpre-
tieren die Werke des italienischen
Frühbarock stilsicher.

Trotzdem aber entgehen sie nicht der
Gefahr - sie,ist bei Platten dieser Art
groß - daß zu viele Stücke in glei-
chem Klangcharakter oder Tempo
aneinandergereiht werden.
Für mich hat das bei allem Respekt
vor der künstlerischen Qualität im-
mer den faden Beigeschmack eines
(tönenden) Musiklexikons: Ein Nach-
schlagewerk, das man in den Schrank
stellt. Marianne Reißinger

Neue Musik

O Holliger, Streichquartett; Die
Jahreszeiten; Chaconne für Vio-
loncello solo - Walter Grimmer,
Violoncello; Schola Cantorum
Stuttgart; Berner Streichquartett
-^Wergo WER 60084 (1 S 30)

Bedeutung: Erstaufnahmen von
Heinz Holligers musikalischer Grenz-
gängerei
Klangbild: auch die extremsten
Klänge werden wie selbstverständlich
wiedergegeben
Fertigung: einwandfrei

In der jüngeren Komponistengenera-
tion gilt der Schweizer Heinz Holli-
ger, 1939 im Kanton Bern geboren,
als Einzel- und Grenzgänger. Immer
auf der Suche nach klanglichen Extre-
men und Erweiterung instrumentaler
und vokaler Mischfarben verbindet

Holliger, als Oboensolist vor allem
von heutigen Komponisten im Range
von Henze oder Penderecki geschätzt
(die ihm Werke widmeten), sinnliche
Klangreize mit höchster Intensität
des Ausdrucks. Emotionale Werte ver-
klammert er mit errechneten, kalku-
lierten musikalischen Konstruktio-
nen. In diesem Dualismus von Ratio
und Gefühl liegt der spezielle Reiz
von Holligers Tonsprache: dieser ist
an den drei Kompositionen dieser
Einspielung herauszufiltern.
Im Streichquartett (1975 uraufge-
führt) beschreibt Holliger in nerven-
aufreibender Dichte „Leben und
Tod" des Klangs als biologisch-physi-
sche Erfahrung. Was auf den vier Sai-
ten der Violine, der Bratsche, des
Cello an „Tönen", mit dem Bogen an
technischen „Verrenkungen" möglich
ist, exemplifiziert Holliger in einer
wie improvisiert wirkenden Partitur,
die die Physis der Musiker ebenso
angreift wie die des Zuhörers.

Er läßt die Saiten verstimmen, läßt
die Instrumente malträtieren, läßt
den Bogendruck so verstärken, daß
nur noch Gekrächze das Ergebnis ist
- die „Musik" erfährt Blühen und
Absterben, Hymne und Katastrophe.
Zum Schluß bleibt das Atmen der
Akteure - das Berner Streichquartett
(Alexander van Wijnkoop, Eva Zur-
brügg, Henrik Crafoord, Walter
Grimmer) hält den rigorosen Span-
nungsbogen bis zur Erschöpfung
durch. Die Gereiztheit, die Fiebrig-
keit des Holliger-Werkes kommt in
dieser Aufnahme ideal zur Geltung.

Ebenfalls extrem schwierig sind Holli-
gers vier Hölderlin-Lieder „Die Jah-
reszeiten" (1977 uraufgeführt): eben-
falls Anstrengungen an die Ausfüh-
renden fordernd, die weit über das
„zeitgenössische" Maß hinausgehen.
So verlangt der Komponist Atemver-
krampfungen oder Oberton-Akkorde
oder eine Gesangstechnik beim Einat-
men. Die Schola Cantorum Stuttgart
unter Clytus Gottwald (der das Lied
„Herbst" selbst bearbeitete) macht
mustergültig die Strapazen deutlich:
und doch klingt es souverän.

Die wirblige, raffiniert ausbalancierte
Chaconne (1975), in den Tönen
(e)S-A-C-H-E-R(e) dem Kollegen
Paul Sacher zum „70." gewidmet,
spielt Walter Grimmer mit Hingabe
und rasantem Brio. Jörg Loskill

O Rochberg, Violinkonzert - Isaac
Stern, Violine; Pittsburgh Sym-
phony Orchestra, Andre Previn
-^CBS 76797 (1 S 30)

Bedeutung: Werkdebüt auf der Platte
Klangbild: direkt, doch nicht knallig
Fertigung: einwandfrei

George Rochberg, Jahrgang 1918,
zählt zu den experimentierfreudigen
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Komponisten, die ihre musikalischen
Untersuchungen auch entsprechend
theoretisch absichern können. Ich
neige auch dazu, sein Violinkonzert
(1975 uraufgeführt) im guten Sinne
„professoral" zu nennen. Er weiß
eben - von der Theorie her -, wie,
was, wann, warum klingen darf, soll
und muß.

Der Grundton dieses Konzertes, das
allerdings wenig Experimentelles oder
gar Avantgardistisches in sich trägt,
ist melancholisch bis elegisch. Kein
Wunder: dem Schüler George Szells,
der sich später bei Luigi Dallapiccola
nähere Anleitungen zur seriellen Pra-
xis holte, schwebte ein Memento vor,
das Rochberg mit großem Apparat
angeht - das Orchester mit drei
Oboen, drei Querflöten, vier Hörnern
in F, Tuba, drei Trompeten in C,
zwei Harfen, Celesta läßt Rochberg
allerdings selten vibrieren oder „voll-
mundig" tönen. Er hält es eher, klang-
lich gesehen, am kurzen Zügel.

Wiegenlied und Fantasie, Solo-Ka-
denz und Marschmotorik, Tonorepeti-
tion und Melodiefloskel: die fünf
Sätze bieten Einblick in ein Musikver-
ständnis, das eine Art neuer Roman-
tik heraufbeschwört, das den klassi-
schen Kanon und zeitgemäße Farben
in Einklang bringt. Das Finale klingt
verhalten, leise, nachdenklich aus.

Isaac Stern, der auch bei der Urauf-
führung den Solopart spielte, Andre
Previn als Dirigent und das Pittsburgh
Symphony Orchestra markieren einen
hohen Standard amerikanischer Mu-
sikkultur: sie alle stellen sich in den
Dienst dieses nicht gerade aufregend
neuen, aber auch nicht epigonenhaft-
farblosen Werkes. Die Rochbergsche
Nachdenklichkeit fangen Stern und
Previn sehr atmosphärisch und sicher
auf. Eigentlich nur in den Kadenzen
gibt der Komponist dem Virtuosen -
und Stern nutzt diese seltenen Chan-
cen - Möglichkeit zu Leidenschaft
und gefühlssattem Ausdruck.

Jörg Loskill

| 5 5 | Schwarz-Schilling, Sinfonie in
^=^ C; Duo für Violine und Klavier;

Klaviersonate 1968 - Reinhard
Schwarz-Schilling und Horst
Göbel, Klavier; Saschko Gawri-
loff, Violine; Radio-Sinfonie-Or-
chester Berlin, Reinhard
Schwarz-Schilling -^-Thorofon
MTH 188 (1 S 30)

Bedeutung: gelungenes Plädoyer für
den Komponisten Reinhard Schwarz-
Schilling

Klangbild: mehr (Kammermusik)
oder weniger (Sinfonie) durchsichtig;
im allgemeinen ausgeglichen und gut
gestaffelt

Fertigung: einwandfrei

Die jüngst gestartete Reihe „Berliner
Komponistenporträts" läuft erfreu-

licherweise weiter; die vorliegende
Publikation (Nr. 3) ist Reinhard
Schwarz-Schilling (geboren 1904)
gewidmet, dem innerhalb der letzen
fünf Jahre schon zwei wichtige Extra-
Einspielungen gewidmet wurden
(EMI/Elec. IC 065-28959 und Came-
rata 30065 LPT). Im Unterschied zu
diesen beiden vorangegangenen Auf-
nahmen werden hier bei Thorofon
Aspekte des Spätschaffens eindrucks-
voll dokumentiert.

Das dreisätzige Duo für Violine und
Klavier (1977) ist ein Opus von be-
merkenswerter Konzentriertheit (ein
Neunminutenwerk, dessen erster Satz
fast zu kurz geraten scheint); sonst
zeigt es alle Vorzüge eines Personal-
stils, der die Tradition nirgends ver-
leugnet und dennoch manche fort-
schrittlichen Elemente bereit hält.
Der Klavier-Sonate von 1968 sind
spieltechnisch-virtuose Antriebe eben-
falls nicht fremd. Bewundernswert
aber ist immer wieder Schwarz-Schil-
lings Fähigkeit, jeweils eine formale
Konzeption zu entwickeln, die nicht
bloß interessant, sondern obendrein
überzeugend ist. Hierbei bedient er
sich eines motivischen Materials, das
genügend Prägnanz besitzt und dem
noch die Verarbeitung sehr zugute-
kommt.

Jene Prinzipien, die für Kammermu-
sik und Klavierwerke geeignet sind,
müssen sich auch in größeren sinfoni-

schen Schöpfungen bewähren. Von
der konzertant geradezu überquellen-
den Partita für Orchester von 1935 ist
es gewiß ein weiter Weg zur dreisätzi-
gen, starkbesetzten Sinfonie in C von
1963. Ohne die geringste Einbuße zu
erleiden, hat Schwarz-Schillings Phan-
tasie jetzt eine andere, strengere Rich-
tung eingeschlagen, die in seiner un-
verwechselbaren Schrift durchaus zu
eigenen Ufern führt.

Bezüglich der Wiedergabe bleiben
kaum Wünsche offen. Mit der Sonate
zeigt sich der Pianist Horst Göbel ver-
traut; im Duo geigt Saschko Gawri-
loff, dem Werke des Komponisten
ohnehin verbunden. Schwarz-Schil-
ling selbst nimmt hier die Möglich-
keit wahr, sowohl im Duo für den
Klavierpart einzutreten als auch bei
der Aufführung der Sinfonie am Diri-
gentenpult zu stehen: Die Reproduk-
tion ist authentisch. Werner Bollert

O Filharmonis Brass Ensemble -
Claes Strömblad und Gunnar
Schmidt, Trompete; John Peter-
sen und Rune Bodin, Posaune;
Ib Lanzky-Otto, Hörn; Michael
Lind, Tuba -rCaprice CAP 1111
(1 S 30)

Bedeutung: Bläsermusik aus unseren
Tagen. Besetzungen, die im Konzert-
saal kaum auftreten

_5ÜNUS_

Holt raus,
was an Musik drin ist«
Zum Beispiel: Sonus Dimension 5. Es gibt kein besseres
Magnetsystem. Verzichten Sie an der klangentscheiden-
den Stelle nicht auf höchste Qualität.

Herkömmlicher Nadelträger mit
mehrfachem Übertragungsweg
und Reflexionen.

Ergebnis: zeitliche Versetzung der
ankommenden Wellen.

Neuer Sonus Nadelträger mit
integriertem „Lamda"-ScTiliff.

Ergebnis: perfekter Übertragungs-
weg ohne Zeitverseteung.
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o
Klangbild: etwas enger Studioraum-
klang, präsent
Fertigung: gelegentliche Knacker,
sonst aber einwandfrei. Aufnahme
1978

Eine Platte für Insider oder Speziali-
sten: sechs Bläser des Stockholmer
Philharmonischen Orchesters stellen
neue Kompositionen skandinavischer
und eines polnischen Komponisten
vor. Seit zehn Jahren musiziert dieses
Ensemble auch außerhalb der Philhar-
monie, und zwar mit einem Reper-
toire vom 16. bis zum 20. Jahrhundert.
Hier werden nur Stücke unserer Tage
vorgeführt.

Noch relativ der Tradition verpflich-
tet ist die viersätzige Suite „Musik für
sechs" des 50jährigen Katalogneu-
lings Päll Pampichler Pälsson, der als
Dirigent einen Namen hat. Anknüp-
fend an die neue deutsche klassische
Tradition, etwa bei Hindemith, kann
sich auch der „interessierte Laie" hier
schnell einhören.
Witzig in den Bezügen zur Vergangen-
heit die zweite Komposition der er-
sten Seite: „Intrade und Capricio" des
dänischen Kirchenmusikers Leif
Thybo. Eine Art Neo-Barock und in-
sofern problemlos genießbar. Gewag-
ter dann die Kompositionen der
B-Seite: der polnische, in Schweden
lebende Wlodzimierz Kotonski reizt
in „Vielfaches Spiel" Klangmöglich-
keiten von schrillem Pfeifen bis zu
Tubatiefen aus. Noch mehr experi-
mentiert der junge Schwede Sven-Da-
vid Sandström, dessen „Störungen",
Klangbrechungen und -Spielereien, an
Bereiche des Free Jazz grenzen. Die
Reibungen entstehen aus der Gegen-
überstellung zweier Bläsergruppen,
die um einen Viertelton verschieden
gestimmt sind. Insgesamt dann doch
eine Platte, die den einen oder ande-
ren der Neuen Musik gegenüber skep-
tischen Hörer zum Hineinhorchen
animieren könnte. Thomas Dietrich

Neue Musik für Posaunen
(Werke von Globokar, Lom-
bardi, Kagel, König) - Ensemble
Brass Art (Wolfgang König,
Bernt Laukamp, Richard Lister,
Peter Sommer, Leo Verheyen)

53532 AUL (1 S 30)

„Denaturierung" ist das Schlüssel-
wort, besser: der Geheimcode dieser
Posaunenexperimente. Streckenweise
stellt sich gar die Frage, ob es triftige
Gründe geben mag, derartige Realisa-
tionen just vom Medium der Posau-
nen abhängig zu machen, ja, noch als
„Musik" zu bezeichnen. Da trommeln
Fingerspitzen auf den Messingstür-
zen, da wird ins Mundstück hineinge-
blubbert und geprustet, Stimm-,
Stöhn- und Atemgeräusche werden
mit und ohne Instrument produziert,
variiert, exponiert, prostituiert. Durch
exotische Dämpfereffekte kommt eine
Fülle von Tönen, Klangbildern, Rei-
hen und Verläufen zustande, das Ge-
fühl für eine unheimlich versierte Vir-
tuosität in technisch-rhythmischer
Hinsicht stellt sich ein. Im Ernstfall
realer Bläseraufgaben mit punktuellen
Ensemble-Einsätzen und solistischen
Präzisions-Akzenten wird frappie-
rende Meisterschaft offenbar.

Was nun bewirkt solche Verkündi-
gung, sofern Kunst (nach Goethe und
dem Grimmschen Wörterbuch) von
„Künden" kommt? Vinko Globokars
„Discours II" (1967/68) verrät eine
gewisse Lust an der exzentrischen Viel-
falt posaunenfremder Akustik-Si-
gnale, die deutliche Analogien zu
sprachlichen Konsonaten und Voka-
len vermitteln. Luca Lombardi liebt in
seinen „Proporzionj" (1969) das ma-
thematisch kalkulierte Mosaik aus ner-
vös bewegten Kontrapunkt-Fetzen,
trägen Clusterblöcken und grell auf-
blitzenden Tondauern.
Mauricio Kagel hingegen versucht
mit seinem „Atem" (1969/70) das für
die Platte geradezu Unmögliche: Die
optische Komponente einer tragi-
schen Szene seelischen Zusammen-
bruchs - Thema mit Variationen:
„Der pensionierte Orchesterposau-
nist" - wird zu einer Art Hörfassung
reduziert und bliebe ohne den er-
läuternden Taschentext rätselhaftes
Geräuschwerk.
Wolfgang König deklariert seine
Komposition „KomSol" (1974) selber
als „Versuch, das Thema Solidarität
(Sol) auf den verschiedenen Kommu-
nikationsebenen (Kom) Musik,
Sprache und Theater darzustellen".
Da auch hier die Verfremdung, „Dena-
turierung", das klangliche Geschehen
bestimmt, verhalten sich die einge-
streuten Sprach- und Musikzitate um-
gekehrt proportional, also eher unsoli-
darisch. Gerhard Patzig

Oper

Bedeutung: Demonstration einer
Suche nach neuen Spiel- und Klang-
möglichkeiten im Blechbläserbereich
Klangbild: Mischpult-gesteuerte Über-
lagerungen aus Geräuschen, Klängen
und mikrophonaler Vokalpräsenz
Fertigung: einwandfrei, vereinzelte
Vorechos

Händel, Partenope (Gesamtauf-
nähme in italienischer Sprache)
- Krisztina Laki (Partenope);
Helga Müller Molinari (Ros-
mira); Rene Jacobs (Arsace);
John York Skinner (Armindo);
Martyn Hill (Emilio); Stephen
Varcoe (Ormonte); Richte van
der Meer, Violoncello continuo;

Bob van Asperen und Robert
Kohnen, Cembalo; Konrad Jung-
hänel, Theorbe; La Petite Bande,
Sigiswald Kuijken -^-harmonia
mundi/EMI IC 157-99855/58
(4 S 30)

Bedeutung: Händel-Wiederentdek-
kung, als bereichernder Gewinn im
Disko-Repertoire
Klangbild: in allen Bereichen ausgegli-
chen und gut gestaffelt; ungemein
durchsichtig bei wohldosierter Hall-
wirkung
Fertigung: einwandfrei

Für die Opern Georg Friedrich Hän-
deis haben sich die Firma CBS sowie
der EMI-Konzern samt der harmonia
mundi viel vorgenommen. Nach dem
Electrola-„Admeto" (Bestellnummer
IC 163-30 808/12) ist nun, als Produk-
tion des Westdeutschen Rundfunks
Köln, die dreiaktige, im Februar 1730
zu London uraufgeführte Oper „Parte-
nope" an der Reihe. Schon damals tat
sich dieses Werk auf der Londoner
Bühne schwer; und so ist denn auch
die Partitur bis heute weitgehend unbe-
kannt geblieben. Die Ehrenrettung
kommt jetzt zu rechter Stunde: zu-
nächst als Überprüfung, welchen Stel-
lenwert diese Schöpfung innerhalb
einer Gesamtschau besitzt.

Ungewöhnlich ist bereits das Faktum,
daß Händel hier auf ein Libretto von
Silvio Stampiglia (Neapel 1699) zu-
rückgriff, das, ursprünglich für Luigi
Mancia verfaßt, inzwischen von so
namhaften Komponisten wie Cal-
dara, Predieri, Porpora, Sarri und Leo-
nardo Vinci (letzteres Opus unter dem
Titel „La Rosmira fedele") in Musik
gesetzt worden war. Hatte Händel
1729 in Italien vielleicht die Verto-
nung Vincis kennen und schätzen ge-
lernt? Dies läge durchaus im Bereiche
der Möglichkeit, zumal man weiß,
daß er damals zahlreiche Partituren
und Textbücher aus Italien nach Eng-
land mitgebracht hat.
Der Sage nach gilt Partenope als die
Gründerin und erste Königin der
Stadt Neapel; aber in der Zurichtung
dieses Stoffes ist Stampiglia eigene
Wege gegangen. Da wird Partenope
gleich von drei fürstlichen Freiern
umworben; in ihren Herzensentschei-
dungen schwankend, wählt sie am
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Ende Armindo, den allzeit konstanten
Prinzen von Rhodos. Die Dramatur-
gie will nicht gerade zwingend erschei-
nen; und wie so oft in jener Epoche,
leidet die Handlung an einer Hyper-
trophie der Rezitativ-Abschnitte, so
daß speziell die letzte „Entwirrung"
im 3. Finale reichlich trocken vor sich
geht.

Was der opernfreundliche Zuhörer
bei der Aktion vermissen muß, das
weiß Händeis Musik mitunter ergrei-
fend auszudrücken. Lediglich zu An-
fang und am Ende der Oper ist je ein
kurzer Chorsatz eingeblendet; und da,
nach der Ouvertüre, auch selbständige
Instrumentalstücke eine Seltenheit bil-
den, beherrschen die ariosen Num-
mern das Feld. Bisweilen auf engem
Raum gebündelt, sind sie äußerst ab-
wechslungsreich gestaltet und machen
zudem die verschiedenartigen mensch-
lichen Affekte deutlich.

Über Mangel an Beschäftigung
braucht sich keiner der sechs Vokalso-
listen zu beklagen. Ordnet man die
Personen nach dem Grad ihrer Wich-
tigkeit, so ergibt sich eine ansteigende
Linie, die von dem Feldherrn Or-
monte (Baß) über Emilio (Tenor) und
Armindo (Kontratenor) bis zu den
drei Protagonisten reicht. Es scheint
so, als habe der seltsam gebrochene
Charakter des Arsace den Komponi-
sten primär interessiert; ihm jedenfalls
(Kontratenor) hat er mit die wertvoll-
sten Gesänge zugedacht. Daneben be-
haupten die Solonummern der Titelfi-
gur (Sopran) und der Rosmira (Alt)
ihren eigentümlichen, fast gleichen
Rang.

Gerade diese drei Partien hat Händel
mit allerhand stimmtechnischen Hür-
den ausgestattet, die erst einmal ge-
nommen sein wollen. Was die illu-
stren Künstler um 1730 in London er-
folgreich vorexerzierten, füllen nun
Rene Jacobs, Krisztina Laki und
Helga Müller Molinari in mühelos
anmutender, vorbildlicher Sing-Dar-
stellung aus. Da bleiben keinerlei
Wünsche offen, zumal mit John York
Skinner, Martyn Hill und Stephen
Varcoe das Team hochkarätig abge-
rundet werden konnte.

Das an sämtlichen Pulten glänzend
besetzte Kammerorchester „La Petite
Bande", unter Sigiswald Kuijkens Lei-
tung beschwingt musizierend, gibt die
stilistisch absolut kompetente Grun-
dierung; es hat also am vollen Gelin-
gen dieses ambitionierten Unterneh-
mens einen erheblichen Anteil.

Die „Partenope"-Partitur lebt nicht
bloß von virtuosen Anforderungen
und Leistungen, sondern bringt auch
Züge merkwürdig intensiven Gefühls
an den Tag: Züge, die weniger pathe-
tisch als vielmehr von „innig-intimer"
Expression geprägt sind. Daß hier der
Orchesterpart oftmals in die reine
Zweistimmigkeit zurückgenommen
wird, geschieht nicht von ungefähr.
Einige recht unkonventionell dispo-

nierte Solostücke (zum Beispiel Parte-
nopes „Spera e godi"; 111,2) vermögen
ebenso den Reiz des Werkes beträcht-
lich zu steigern wie die gelegentliche
Einfügung von originellen Mini-En-
sembles (zum Beispiel „Non e incauto
il mio consiglio"; 111,1).

Die Aufnahme fand statt in der Sint-
Gilliskerk zu Brügge im Frühjahr
1979. Werner Bollert

gern Ausmaß bespielt, und die Seite 6
enthält als einzige Neuheit eine Va-
riante der Sopranarie Nr. 11.

Clemens Höslinger

o

/j®j) Mozart, II sogno di Scipione KV
^=^ 126 (Gesamtaufnahme in italie-

nischer Sprache) - Peter
Schreier (Scipio); Lucia Popp
(Constanza); Edita Gruberovä
(Fortuna); Claes H. Ahnsjö (Pu-
blio); Thomas Moser (Emilio);
Edith Mathis (Licenza); Salzbur-
ger Kammerchor; Mozarteum-
Orchester Salzburg, Leopold
Hager -^-Deutsche Grammo-
phon 2740218 (3 S 30)

Bedeutung: nicht nur für Musik-Ar-
chäologen von Interesse

Klangbild: voluminös, gute Präsenz,
klare Staffelung

Fertigung: einwandfrei

Mozart bereitet immer wieder Überra-
schungen. Auch jene seiner Werke,
die man bisher als unwichtig abgetan
hat, tragen das Zeichen des Außeror-
dentlichen. Auf die kürzeste Formel
gebracht: selbst wenn uns von Mozart
nichts anderes erhalten geblieben
wäre als diese Arbeit des Sechzehnjäh-
rigen, hätte sein Name Eingang in die
Musikgeschichte gefunden. Man
kann hier gar nicht mehr von der
Morgenröte des Genies sprechen, in
diesem Werk leuchten bereits die er-
sten wärmenden Sonnenstrahlen auf.

In seiner Struktur ist „II sogno di Sci-
pione" allerdings noch ganz der alten
Richtung verbunden. Ein erbauliches
Libretto, welches kaum Gelegenheit
zur Charakteristik bietet. Lang ausge-
sponnene Rezitative, dazwischen
wahre Ungetüme von Arien, die von
gesanglichen Schwierigkeiten strot-
zen. Erstaunlich zu beobachten, wie
Mozart diese starren Formen zu bele-
ben vermag. Bei diesem Komponi-
sten gibt es eben nichts Durchschnitt-
liches, Mittelmäßiges.

Das Salzburger Mozart-Team setzt
sich - nun schon zu wiederholtem
Mal - mit spürbarem Eifer für die
Revitalisierung dieses so gut wie unbe-
kannten Werks ein. Es sind durch-
wegs Kräfte ersten Ranges, die da be-
schäftigt sind. Daß manche der ge-
sanglichen Abnormitäten nicht ganz
restlos glücken, muß man verzeihen.
Hier werden ja Anforderungen ge-
stellt, die wahrhaftig über unsere Be-
griffe gehen.

Die Frage ist zu stellen, ob das Werk
nicht auf zwei Einheiten Platz gefun-
den hätte. Die Platten sind in gerin-

Edita Gruberovä singt Strauss
und Paer (Arien und Duette aus:
Leonora und Ariadne auf Na-
xos) - Edita Gruberovä, Sopran
u. a. - Bayerisches Sinfonie-Or-
chester; London Philharmonie
Orchestra, Peter Maag und
Georg Solti-+Decca 6.42549 AS
(1 S 30)

Bedeutung: Edita Gruberoväs faszi-
nierende Zerbinetta nun auch für
den, der sich die Gesamtaufnahme
nicht zulegen will

Klangbild: offen, ausreichend präsent
und ausgewogen

Fertigung: Knack- und Knistergeräu-
sche

Da bekommen nun alle möglichen
und auch nicht mehr möglichen Ge-
sangsgrößen von ihrer Plattenfirma
ein Recital zugestanden und bei Edita
Gruberovä scheint es nur zu einer
Auswahl aus Gesamtaufnahmen zu
reichen, die längst auf dem Markt er-
hältlich sind . . . Inzwischen haben
sich die Qualitäten ihrer Zerbinetta
herumgesprochen. Ob in Wien, Salz-
burg, München oder Hamburg - die
Ovationen, die Edita Gruberovä nach
der „Großmächtigen Prinzessin" ent-
gegenschallen, sind nur allzu ver-
ständlich.

Denn da ist keine kühle Koloraturma-
schine am Werk. Wie kaum eine ihrer
Vorgängerinnen beseelt die Grube-
rovä jede noch so vordergründige
Kehlkopf-Artistik, mit der Richard
Strauss Zerbinettas Pfade ausgiebig
pflasterte.

Auch auf Platte läßt sich der tschechi-
sche Sopran-Star nicht lumpen. Und
doch erreicht die Gruberovä da nicht
ganz die Eindringlichkeit ihrer
„Live"-Auftritte. Woran es liegt, ist
schwer zu ergründen. Vielleicht, weil
die Stimme zwar sehr sicher geführt,
aber nicht ausgesprochen „schön" ist.
Wohl aber auch, weil die Bühnenprä-
senz, die schauspielerische Ausstrah-
lung, zu den großen Pluspunkten die-
ser Sängerin zählen.

Die Ausschnitte aus Paers „Leonora"
fallen deshalb auch deutlich ab. Ohne-
hin ist die Marcellina dieses italieni-
schen „Fidelio"-Vorläufers eine un-
dankbare Rolle, bei der es zwar kniff-
lige, aber keineswegs effektmachende
Aufgaben zu bewältigen gilt.
Übrigens: das bei Paer laut Platten-
hülle agierende „Bayerische Sinfonie-
Orchester" gibt es nicht. Unter die-
sem Namen firmiert gelegentlich das
Münchner Sinfonie-Orchester
Graunke. Hier aber spielt das Sinfo-
nie-Orchester des Bayerischen Rund-
funks. Volker Böser
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