
FbnoKritik
Schallplatten
kritisch gesichtet
und gehört

Zur Erläuterung

o Schallplattenveröffentli-
chung von Werken, die
auch in anderen Aufnah-
men vorliegen.

Veröffentlichung enthält
mindestens ein Werk, das
in der vorausgegangenen
Ausgabe der deutschen
Schallplattenkataloge nicht
anzutreffen war.

Veröffentlichung von be-
sonderer Bedeutung für
das Repertoire, unabhän-
gig vom künstlerischen
und aufnahmetechnischen
Rang.

Veröffentlichung von be-
sonderer interpretatori-
scher Bedeutung.

Die in Klammern gesetzte Zah-
len-Buchstaben-Kombination

nach der Plattennummer nennt
Anzahl und Durchmesser der
Platten (in cm) bzw. die Fas-
sung (Q = Quadro-Fassung
[Qd: nach einem diskreten, Qm:
nach einem Matrix-Verfahren];
S = Stereo-Fassung; M =
Mono-Fassung; E = elektro-
nisch stereophonisierte Mono-
aufnahme). Der Zusatz MC ver-
weist auf die gleichzeitige Veröf-
fentlichung als MusiCassette.

Alle Aussagen zu den Punkten
„Klangbild" und „Fertigung"
basieren auf Abhörergebnissen
mit dem Rezensionsexemplar
über eine qualitativ hochwertige
Wiedergabeanlage.

Preise der Platten: Siehe „Schall-
platten, in diesem Heft bespro-
chen".

Orchesterwerke

o Beethoven, Sinfonien Nr. 2
D-Dur op. 36 und Nr. 1 C-Dur
op. 21 - London Symphony Or-
chestra, Eugen Jochum -^EMl
E/ectrola IC 063-03573 Q (1
Qm 30)

Bedeutung: Jochum nimmt auch den
frühen Beethoven ernst

Klangbild: ausgewogene Aufnahme
von guter Transparenz und Dynamik

Fertigung: einwandfrei

Eugen Jochum nimmt auch den frü-
hen Beethoven ernst. Die Fortsetzung
seines Sinfonien-Zyklus mit der er-
sten und zweiten Sinfonie verdient
das zusammenfassende Urteil: seriös.
Jochum scheut Tempoexzesse ebenso
wie forcierte Deutungsansätze. Die
Ecksätze geht er durchaus lebendig
an, die langsamen Sätze haben Zeit
zur Entfaltung - alles hat Stil und
Formgefühl, wenn auch nicht unbe-
dingt interpretatorisches Eigenprofil.

Das London Symphony Orchestra
musiziert gediegen wie gewohnt und
liefert eher dunkel timbrierte Klang-
farben, mit denen Jochum dann sein
männliches Beethoven-Bild malt.
Daß Jochum die Expositionen wieder-
holen läßt, versteht sich bei soviel
Ernsthaftigkeit von selbst.

Rainer Wagner

O Beethoven, Sinfonie Nr. 6 F-Dur
op. 68 - Klassische Philharmo-
nie Stuttgart, Karl Münchinger
^Intercord INT 160.828 (1 S

Bedeutung: Münchingers erste Beetho-
veneinspielung überzeugt durch ihre
Selbstverständlichkeit

Klangbild: keine Kompaktheroik,
sondern ausgehörte Szenen

Fertigung: einwandfrei

Karl Münchinger und Beethoven, das
ist ein neues und keineswegs selbstver-
ständliches Blatt im Schallplatten-
CEuvre des Stuttgarter Dirigenten.
Fast auf den Tag genau zu seinem 65.
Geburtstag bringt Intercord nun die
„Pastorale" auf den Ladentisch, nach-
dem sich ein Jahr zuvor Münchingers
„Klassische Philharmonie Stuttgart"
für eine kurze Tournee und eben die-
ses Plattenvorhaben hat finanzieren
lassen.

Da der Streit um den musikalischen
Rang der F-Dur-Sinfonie beigelegt
ist, läßt sich die Erwartung an ihre
Interpretation in unserer hektischen
Zeit kurz genug formulieren: Beetho-
vens „Sechste" möge ein ruhig atmen-
des Wunder sein und ihre Gestaltung

eine Wiedergutmachung all jener Ent-
stellungen, zu denen Kapellmeister
jeglichen Kalibers beigetragen haben.

Münchinger geht den Pfad dieser Tu-
gend. Seine „Klassische Philharmo-
nie", die aus dem Stuttgarter Kam-
merorchester sowie aus Streichern
und Bläsern des Radio-Sinfonieorche-
sters Stuttgart besteht, leistet in der
Ludwigsburger Schloßkirche einen
Vorschuß auf Seligkeit. Weder er-
starrt der Kopfsatz in den Strukturen
eines analytischen Denkens, noch zer-
fließt die „Szene am Bach" in Lange-
weile oder Peinlichkeit.

Dank der einfachen Holzbesetzung
und des reduzierten Streicherchors
gerät auch die Gewitterszene nicht zu
naturalistischem Protzen, und im Hir-
tengesang läßt Münchinger keinen
oratorischen Zungenschlag im Stile
Haydns zu.

Es ist ein fast selbstvergessenes Musi-
zieren in ausgehörter Klangschön-
heit, bei dem es nicht um eine interes-
sante nachschöpferische Version
geht, sondern um atmen und atmen
lassen durch Musik, um Darstellung
in lapidarer Selbstverständlichkeit.
Solche Merkmale sind selten gewor-
den. Erwin Schwarz

o Debussy, La Mer; Ravel, Ma
Mere l'Oye; Rapsodie Espagnole
- Los Angeles Philharmonie Or-
chestra, Carlo Maria Giulini
—>• Deutsche Grammophon
2531264 (1 S 30), MC 3301264

Bedeutung: Giulini demonstriert die
Vielseitigkeit seines neuen Orchesters

Klangbild: ausgewogene Aufnahme
von guter Transparenz und Dynamik

Fertigung: einwandfrei

Ein Musterbeispiel für Mimikry -
und für die Ausstrahlungskraft eines
Orchestererziehers: das Los Angeles
Philharmonie Orchestra unter seinem
neuen Chef Carlo Maria Giulini
spielt hier so transparent und strah-
lend, als sei es in romanischer Tradi-
tion groß geworden.

Das bekommt allerdings den hier ver-
sammelten Werken, die weniger ge-
meinsam haben als das allzu nahelie-
gende Etikett „Impressionismus" sug-
geriert, unterschiedlich gut. Während
den luziden Kinderstücken Ravels
„Ma Mere l'Oye" die noble Distan-
ziertheit angemessen erscheint,
könnte man schon Ravels „Rapsodie
Espagnole" (man versteift sich hier
konsequent auf die Originalschreib-
weise) ein bißchen knalliger vorstel-
len: Der Beigeschmack des Äußerli-
chen, den die Komposition nun ein-
mal hat, läßt sich auch durch No-
blesse nicht überspielen.

Und bei Debussys „La Mer" kommt
die Interpretation über eine sehr sorg-

fältige Textexegese kaum hinaus. Da
bleibt bei aller Übersicht der Deu-
tung, aller Gediegenheit der Orche-
sterleistung doch ein Aussagedefizit -
ein bißchen imaginativer (wenn
schon nicht geheimnisvoller) müßten
diese „drei sinfonischen Skizzen"
eigentlich schon klingen.

Rainer Wagner

o Händel, Feuerwerksmusik; Bere-
nice-Ouvertüre; Concerto a due
cori Nr. 3 - Mitglieder des Phil-
harmonia Chamber Orchestra;
New York Philharmonie Orche-
stra, Pierre Boulez-+CBS 76834
(1 S 30)

Bedeutung: beredtes, farbenreiches
Händelspiel

Klangbild: ausgewogene Aufnahme
von guter Präsenz und Dynamik, den
Doppelchor-Effekt deutlich, aber
nicht übertrieben vorführend

Fertigung: einwandfrei

Wer von Pierre Boulez eine betont
strukturelle Interpretation dieser Hän-
del-Werke erwartet, eine eher kühl-di-
stanzierte Durchleuchtung der Partitu-
ren, der sieht - beziehungsweise hört
- sich spannungsreich getäuscht. Die
New Yorker Philharmoniker und die
„Mitglieder des Philharmonia Kam-
merorchesters" (beim Concerto a due
cori Nr. 3) spielen farbenreich, verzie-
rungsfreudig und sind hörbar um
eine atmende Deklamation bemüht.
Die vielgespielte Feuerwerksmusik
gewinnt so individuelle Frische und
neuen Glanz - warum Boulez aller-
dings die Menuette und „La Rejouis-
sance" austauscht, wird nirgendwo
erläutert. Nicht ganz so vital klingt
dagegen die Ouvertüre zur Oper „Be-
renice", während das Concerto a due
cori Nr. 3 wieder durch Klangdiffe-
renzierung und klug dosierten
Schwung überzeugt.

Boulez läßt dieses Orchesterkonzert
mit zwei Bläserchören nicht so gerad-
linig angehen wie etwa Raymond Lep-
pard, nicht so sportiv wie Neville
Marriner, sondern gibt den - im Ver-
gleich kerniger klingenden - Bläsern
mehr Spielraum für individuelle Ein-
färbungen.

Insgesamt ein durchaus beeindrucken-
des Beispiel dafür, wie man auch fern
aller Bemühungen um authentische
Klänge zu neuen Klangfarben vorsto-
ßen kann. Rainer Wagner

o Händel, Wassermusik (Suite Nr.
1 F-Dur, Suite Nr. 2 D-Dur,
Suite Nr. 3 G-Dur) - Academy
of St. Martin-in-the-Fields, Ne-
ville Marriner —• Philips
9500691 (I S 30)

Bedeutung: Marriner/Academy
(Decca) contra Marriner/Academy
(Philips) - 1:0 für die Erstaufnahme

Klangbild: gut gestaffeltes, homoge-
nes Klangbild von recht warmer Tö-
nung

Fertigung: einwandfrei

Über das „Air gepflegter Lange-
weile", von dem ein Kollege anläß-
lich der Veröffentlichung der Decca-
Einspielung (1972) sprach, ließe sich
trefflich streiten. Jedenfalls wirkt die
Erstaufnahme gegenüber der hier vor-
liegenden Philips-Produktion weit ele-
ganter, straffer, einfach spritziger.
Marriner huldigt in seiner Neuauf-
nahme - natürlich immer gemessen
an dem hohen Standard, den er selbst
damals setzte - einer Betulichkeit, die
er sonst anderen einschlägigen En-
sembles überläßt.

Betroffen ist besonders die F-Dur-
Suite, deren beliebte Bourree in der
älteren Einspielung weit mehr Esprit
besitzt, vom 3. Satz (Allegro-Andante-
Allegro) ganz zu schweigen. Natür-
lich fällt der Vergleich nicht in jedem
Satz zugunsten der Decca-Aufnahme
aus. Im großen und ganzen macht die
Neuaufnahme die ältere jedoch nicht
vergessen.

Trotz des geringfügigen aufnahme-
technischen Bonus der Philips-Pro-
duktion ist zu hoffen, daß die Teldec
sich jetzt nicht dazu verleiten läßt,
ihre Aufnahme aus dem Katalog zu
streichen. Hajo Berns

o Liszt, Faust-Sinfonie R 425; Epi-
soden aus Lenaus Faust Nr. I
und Nr. 2 R 427 - György Ko-
rondy, Tenor; Sändor Margit-
tay, Orgel; Ungarischer Armee-
chor, Bein Pödör; Ungarisches
Staatsorchester, Jänos Ferencsik
^Hungaroton SLPX 12022-23
(2 S 30)

Bedeutung: Liszt ohne Veräußerli-
chung

Klangbild: präsent, offen, angemesse-
ner Hall, transparent, ausgewogene
Klanggruppenbalance

Fertigung: gelegentlich leichtes Kni-
stern

Ferencsiks zweite Plattenaufnahme
der Faust-Sinfonie von Liszt beweist
die profunde Vertrautheit des führen-
den ungarischen Dirigenten mit die-
sem Werk. Die Synthese von absolu-
ter Musik und Programmusik findet
hier einen reifen Ausgleich.

Die Interpretation beschränkt sich
nicht auf eine möglichst wirkungs-
volle musikalische Schilderung von
Begebenheiten, Charakteren und psy-
chischen Zuständen, sondern läßt
ebenso das rein Musikalische des
Werkes zu seinem Recht kommen.

Damit wertet Ferencsik die häufig zu
vordergründig gedeutete Partitur hör-
bar auf. Was er bietet, ist keine bloße
Programmsinfonie, die auf Effekte
aus ist. Wiewohl er dem dramati-
schen und dem diabolischen Moment
nichts schuldig bleibt, gerät ihm doch
nichts zur veräußerlichten Pose, zur
platten Wirkung.

Eng damit zusammen hängt auch das
auffallend durchsichtige Klangbild,
an dem der Dirigent offensichtlich
entscheidenden Anteil hat. Weit ent-
fernt von massivem Klangbrei wird
unter seiner Leitung schlank und seh-
nig, transparent und nervig musiziert.
Vieles kommt dadurch im Endeffekt
noch viel wirkungsvoller heraus.

Ferencsik zeichnet musikalische Psy-
chogramme von Faust, Gretchen und
Mephisto, die sich in stark ausgepräg-
ten Kontrasten voneinander abheben.
Dabei werden außerordentlich diffe-
renzierte Klangnuancierungen er-
reicht. Der Ungarische Armeechor
zeigt sich zu gutem piano befähigt
und György Korondy steuert Bel-
canto-Lyrik bei, die allerdings bei
weniger Vibrato noch schöner klin-
gen würde.

Charakteristisch pointiert, entspre-
chend der Faust-Sinfonie, werden
auch die beiden Episoden aus Lenaus
„Faust" wiedergegeben.

Karl Ludwig Nicol

O Offenbach, Gaite Parisienne;
Saint-Saens, Danse Macabre;
Dukas, Der Zauberlehrling -
Lorin Maazel, Violine: Orche-
stre National de France, Lorin
Maazel ->CBS 76909 (I S 30)

Bedeutung: Rosenthals Offenbach-
Verschnitt in anfechtbarer Interpreta-
tion. Orchester auf mittlerem Niveau

Klangbild: flach, ausreichend prä-
sent, bleibt hinter den Möglichkeiten
unserer Tage zurück

Fertigung: einwandfrei

Muß das sein? Der Produzent mag
sagen, nun ja, wir haben immerhin
Offenbach-Jahr. Warum aber dann
jener entsetzliche Verschnitt, den
Manuel Rosenthal Mitte der dreißi-
ger Jahre unter dem Titel „Gaite Pari-
sienne" für das „Ballet Russe de
Monte Carlo" zusammenschusterte?

Aber offenbar wiegen geschmack-
liche Gesichtspunkte wenig im
Kampf um die Gunst des breiten Pu-
blikums. Lorin Maazel ist derzeit
„in", die Platte wird also ihre Abneh-
mer finden.

Früher einmal hatte CBS eine furcht-
bar knallige, jedoch höchst virtuose
und auch effektsichere Einspielung
mit Ormandy und dem Philadelphia
Orchestra im Katalog. Maazel nun
erreicht weder Ormandys Glamour
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o
noch kann sein französisches Orche-
ster mit dem (damaligen) Standard
der Philadelphier mithalten. Derb
und bieder klingt's hier, genauso, wie
Offenbach nun gerade nicht kompo-
nierte.

Die beiden Plattenfüller werden eben-
falls nur routiniert interpretiert. Beim
„Danse Macabre" ist Maazel höchst-
persönlich als Soloviolinist zu verneh-
men. Was soll's? Mitropoulos (CBS,
bei uns vergriffen) hat das Stück um
Längen aufregender musiziert. Er
überließ den Geigenpart seinem Kon-
zertmeister, und es ist ihm dabei si-
cherlich kein Zacken aus der Krone
gefallen. Volker Böser

o

o

Rameau, Ballettsuite zu: Les In-
des galantes - Gustav Leon-
hardt, Cembalo; Collegium
aureum —>-harmonia
mundi/EMI IC 065-99864 (1 S
30)

C. Stamitz, Sinfonia concertante
D-Dur; Sinfonie Es-Dur - Ul-
rich Grehling, Violine; Ulrich
Koch, Viola; Collegium
aureum, Rolf Reinhardt —*har-
monia mundi/EMI IC
065-99863 (1 S 30)

Bedeutung: galante Musik in strahlen-
der Beredsamkeit

Klangbild: Silberklang aus dem
Zedernsaal des Kirchheimer Schlos-
ses: Transparenz, die Schallplattenge-
schichte gemacht hat

Fertigung: einwandfrei

Der Name „Collegium aureum"
könnte Anlaß zu Fehleinschätzungen
geben, denn wenn im Schallplattenge-
schäft von Gold die Rede ist, hat das
in aller Regel einen höchst angeneh-
men wirtschaftlichen Hintergrund:
die Verkaufszahlen einer Platte ticken
voran wie die Meteranzeige auf dem
Tacho eines Autobahnsprinters.
Solche Raserei dürfte durch die Kata-
logwiederkehr von Aufnahmen aus
der Frühzeit des Collegiums aureum
kaum entstehen, zumal, wenn diese
in den Randbezirken der Erfolgser-
wartung angesiedelt sind. Mit Sinfo-
nien von Carl Stamitz und einer Bal-
lettsuite von Rameau aber ist man am
Horizont eines Gesichtsfeldes, in des-
sen Mitte die Bestseller thronen.

Nur eben, in der Mitte macht sich
Ermüdung bemerkbar. Herzerfri-
schend dagegen ist die strahlende Be-
redsamkeit, mit der das Collegium
aureum für die Außenseiter des Mu-
sikgeschäfts wirbt. Jede der beiden

Einspielungen aus den sechziger Jah-
ren besticht durch das Bemühen, Mu-
sik nicht aus wissenschaftlichen Theo-
rien und Thesen, sondern aus der
geigerischen Bewegung zu entwik-
keln, den Schwung des Armes also
vor die Blockade des Hirns zu setzen.

In dem Bemühen, Musik ohne die
Bremszüge der Phrasierungsspeziali-
sten zu machen, unterscheidet sich
das Collegium aureum von den Revo-
luzzern mit Krummhorn, Fidel und
Pfeife. Stamitz Sohn und Rameau
werden nicht zu historischen Trach-
tenspielen umgedeutet, sondern in
atmende Gegenwart transponiert.
Das drängende Temperament der Al-
legropartien und die unverzärtelte Se-
ligkeit der langsamen Sätze gelingen
spontan überzeugend. Hier sind nicht
Abbrucharbeiter an unserem Konzert-
leben tätig, sondern Musiker mit
Herz und feinem Farbbewußtsein für
ihr sorgsam zusammengestelltes In-
strumentarium. Beide Langspielplat-
ten sind eine Herausforderung für
kennerisch verwöhnte Musikliebha-
ber. Erwin Schwarz

O Rimsky-Korssakoff, Sinfonien
Nr. 1-3; Capriccio Espagnol op.
34; Sinfonietta op. 31 u. a. - Sin-
fonieorchester der UdSSR, Mos-
kauer Radio Sinfonieorchester,
Jewgenij Swetlanow, Konstan-
tin Iwanow, Gennadij Roshdest-
wenskij, Maxim Schostako-
witsch und Boris Khaikin -^Me-
lodiya/EMl Electrola OC 157-

' 62070/2 (3 S 30)

Bedeutung: Interpretation, die leider
zum Teil den geglätteten Kanten in
Rimskys Musik allzu sehr nachgeben

Klangbild: je nach Alter der Aufnah-
men, insgesamt präsent und ausgewo-
gen

Fertigung: Knack- und Knistergeräu-
sche

Möglicherweise liegt die wichtigste
Bedeutung Rimsky-Korssakoffs
darin, daß er Mussorgskys „Boris
Godunow" durch seine Bearbeitung
den Weg bereitete. Als Komponist
ging Rimsky stets den Weg des gering-
sten Widerstands. Ähnlich wie später
der Ungar Zoltän Kodäly hatte er es
sich zur vornehmlichen Aufgabe ge-
macht, die Folklore seines Heimatlan-
des in die Kunstmusik einzubringen.

Er tat dies, wie auf den drei Platten
der hier vorgelegten Kassette ausführ-
lich nachzuhören ist, mit Raffine-
ment und ausgeklügelten Instrumen-
tierungsvarianten. Allerdings scheute
er sich fast durchwegs vor dramati-
schen Explosionen, glättete die Kan-
ten, wo immer er welche fand und
opferte so die faszinierenden Wider-
sprüchlichkeiten seiner diversen Vor-
lagen dem unverbindlichen Kolorit
einer musikalischen Ansichtskarte.

Aufgabe einer Interpretation wäre
also, hier gegenzusteuern. Stokowski
etwa hat dies in seiner 1929 entstande-
nen Einspielung der Ouvertüre „Rus-
sische Ostern", die hier im übrigen
nicht berücksichtigt wurde, mit hinrei-
ßender Konsequenz verstanden
(RCA VCM 7101).

Unter den in dieser Zusammenstel-
lung aufgebotenen Dirigenten ist Jew-
genij Swetlanow der einzige, der, ähn-
lich Stokowski, aus Rimskys Musik
das nichtssagende Lächeln vertreibt.
Leider ist er nur mit dem „Capriccio
Espagnol" vertreten. Enttäuschend
die Routine von Maxim Schostako-
witsch (Sinfonietta, Fantasie über ser-
bische Themen, Sadko, Ouvertüre
über russische Themen), aber auch
der Oberflächenglanz, auf den sich
Roshdestwensky beschränkt (3. Sinfo-
nie). Dem Ideal von Swetlanow am
nächsten kommen noch Khaikin (1.
Sinfonie) und Iwanow (2. Sinfonie),
deren Interpretationen wenigstens in
Momenten andeuten, was eine mo-
derne Rezeption aus Rimskys Stük-
ken noch herausholen könnte.

Volker Böser

(@j) Schat, Sinfonie Nr. 1 op. 27; Sep-
^=^ tett op. 3 - Concertgebouw Or-

chester, Colin Davis; Radio
Wind Ensemble, Huub Kerstens

—• Donemus: Composers' Voice
CV 7901 (zu beziehen u. a. über
Musikverlage Hans Gerig, Dru-
susgasse 7-11, 5000 Köln 1)

Bedeutung: Kurzporträt eines zeitge-
nössischen holländischen Komponi-
sten

Klangbild: ausgeglichen, von ange-
messener Transparenz und Dynamik

Fertigung: einwandfrei

Der 45jährige holländische Kompo-
nist Peter Schat dürfte hierzulande
nur Avantgarde-Fachleuten oder gele-
gentlichen Besuchern des Holland-Fe-
stivals ein Begriff sein, doch er hat
immerhin drei Opern - „Labyrinth"
(1966), „Reconstruction" (1969) und
„Houdini" (1977) - vorgestellt, eine
weitere „comic opera" gibt es in die-
sem Jahr beim Holland Festival zu
sehen und zu hören.

Der Instrumental-Komponist Peter
Schat wird auf dieser LP der holländi-
schen Reihe „Composers' Voice"
nicht ungeschickt vorgestellt. Dem
1957 geschriebenen „Septett" op. 3 ist
die 21 Jahre später geschriebene 1.
Sinfonie gegenübergestellt. Im Kam-
mermusikwerk des 21jährigen Kom-
ponisten (für Flöte, Oboe, Blaßklari-
nette, Hörn, Piano, Cello und Schlag-
zeug) wird eine Synthese aus Ansprü-
chen der Sonatenform, der Dodeka-
phonie und Elementen der alten flä-
mischen Schule angestrebt - das Er-
gebnis ist ein bisweilen recht lehrhaf-

tes, aber doch auch überschaubares
und farbenreiches Kammeropus.

Die 1. Sinfonie, zum 90. Geburtstag
des Concertgebouw Orchester kompo-
niert, baut auf dem Motiv C-G-B auf
(wer will, kann das als Kürzel für
Concertgebouw nehmen). Der Kopf-
satz (Adagio - Allegro vivace) arbei-
tet mit drei Themen und bezieht sei-
nen Reiz durch den stetigen Wechsel
von 3/8- und 5/8-Rhythmen. Das
„Adagio molto, con gran espres-
sione" gewinnt seinem etwas schwach-
brüstigen Thema in den Variationen
doch noch differenzierte Valeurs ab,
das Scherzo gibt sich vitalistisch
(ohne wild aufzutrumpfen) und das
Finale ist, wie die ganze Sinfonie,
ebenso formaler Tradition wie seriel-
ler Technik verpflichtet.

Das Concertgebouw Orchester spielt
unter Colin Davis kompetent und
überlegen, der ebenfalls dokumen-
tierte Beifall (Live-Mitschnitt!) läßt
auf eine positive Publikumsresonanz
schließen. Rainer Wagner

darf nicht zur Ernüchterung, sondern
muß zur Raffinesse in puncto Gestal-
tung führen. In diesem Punkt sind
sich die ungarischen Sänger und In-
strumentalisten einig. Erwin Schwarz

o Strawinsky, Die Geschichte vom
Soldaten (Konzert-Suite); Re-
nard; Drei japanische Lieder -
Adrienne Csengery, Sopran;
Denes Gulyas und Boldizsär
Keönch, Tenor; Läszlo Pol gär
und György Bordäs, Baa; Buda-
pester Kammerensemble, An-
dräs Mihäly -^ Hungaroton
SLPX 12020 (1 S 30)

Bedeutung: Strawinsky mit Raffi-
nesse statt Ernüchterung

Klangbild: gut ausgehört in allen De-
tails

Fertigung: einwandfrei

Auf die Frage, ob Strawinsky der
meistüberschätzte Komponist unseres
Jahrhunderts war, gibt eine Schall-
platte mit dieser Werkskombination
natürlich keine Antwort. Die Konzert-
suite der „Geschichte vom Soldaten"
kann vornehmlich und bestenfalls zei-
gen, wie die Auseinandersetzung des
Russen mit dem Jazz begonnen hat
und wie apart er dessen Elemente zu
verarbeiten wußte. Der Ballettkla-
mauk „Renard" um Fuchs und Hahn
ist zu recht niemals erfolgreich gewe-
sen, und die „Drei japanischen Lie-
der" müssen den Historikern vor al-
lem dazu herhalten, Schönbergs „Pier-
rot"-Spuren bei Strawinsky nachzu-
weisen.

Eine Schallplatte also für Musikjuri-
sten und Lernzieltheoretiker? Vor sol-
chem Ungemach bewahrt wenigstens
die befeuerte, aber niemals ungenaue
oder verwaschene Musizierweise des
Budapester Kammerensembles unter
Andräs Mihäly, der einen Grundzug
aller Strawinsky-Interpretation in die
Tat umsetzt: die Abneigung des Rus-
sen gegen schummrige Orchestertaten

® Tschaikowsky, Serenade C-Dur
op. 48; Grieg, Aus Holbergs Zeit
op. 40; Zwei elegische Melodien
op. 34 - Polnisches Kammeror-
chester, Jerzy Maksymiuk
•^EMI Electrola IC 065-03642
(1 S 30), MC IC 265-03642

Bedeutung: beliebte Werke engagiert
interpretiert

Klangbild: ausgewogen, schöne
Räumlichkeit, frei, gut durchhörbar

Fertigung: einwandfrei

Die Mitglieder des polnischen Kam-
merorchesters und ihr Leiter Jerzy
Maksymiuk sind junge Musiker, die
engagiert und mit Esprit aufspielen.
Typisch für dieses Orchester ist sein
hochgespanntes Musizieren mit einer
intensiven Tongebung. Bei allen Wer-
ken dieser Schallplatte werden die
Gegensätze zwischen lyrischen und
dramatischen Passagen sehr deutlich
herausgearbeitet und spannungsreich
ausmusiziert. Der emotionale Gehalt
teilt sich dem Hörer direkt mit. Das
beste Beispiel für ihr faszinierendes
Spiel ist der Walzer aus Tschaikow-
skys Serenade, der verhalten und hin-
tergründig wiedergegeben wird. Das
polnische Kammerorchester ist ein
virtuoser Klangkörper, der ausgewo-
gen musiziert, Details sorgfältig aus-
spielt, ohne großformale Zusammen-
hänge außer Acht zu lassen.

Reimund Grimm

Böhm in Dresden. Eine Schall-
platten-Dokumentation anläßlich
seines 85. Geburtstages - Folge
III - Orchestenverke (Beetho-
ven, Brahms, Bruckner, Reger,
Pfitzner, Berger und Strauss) -
Sächsische Staatskapelle, Karl
Böhm -*EMI Electrola IC
137-53508/13 M (6 M 30)

Bedeutung: der Sinfonien-Interpret
Böhm auf dem Weg zur Größe

Klangbild: historisch

Fertigung: einwandfrei

So verlockend es für den vollständig-
keitsbesessenen Discophilen sein
mag, alles Greifbare zu sammeln, das
beispielsweise Karl Böhm eingespielt
hat, er geht dabei das Risiko ein, daß
der interpretatorische Wert der Aus-
grabung nicht immer auch dem enzy-
klopädischen entspricht. Kürzer ge-
sagt: auch Karl Böhm hatte nicht nur
Sternstunden. Gerade die dritte Kas-
sette der Schallplattendokumentation
„Böhm in Dresden" verweist darauf,
daß Böhm als Sinfonien-Deuter von
Rang offensichtlich später startete
denn als Operninterpret. Und die
Freude am Spiel der Dresdner Staats-
kapelle wird doch durch die Unzu-
länglichkeit der Aufzeichnung einge-
schränkt: allzu deutlich rauscht und
knistert es und insbesondere im Kopf-
satz von Beethovens Neunter geht
das vielleicht angestrebte Deutungs-
konzept in den Störgeräuschen fast
unter. Diese Beethoven-Interpreta-
tion erweist sich als merkwürdige
Kombination aus vorwärtsdrängen-
dem Elan, dem Gefühl für melodi-
schen Fluß und Stau-Elementen. Das
Solistenquartett Margarete Teschema-
cher, Elisabeth Höngen, Torsten Ralf
und der nachdrücklich deklamie-
rende Josef Herrmann belegen aller-
dings, daß auch schon 1941 diese Par-
tien undankbar heikel waren.

Wesentlich eindrucksvoller als bei
der solide musizierten 4. Sinfonie von
Johannes Brahms ist der Dirigent
Karl Böhm dann schon bei den bei-
den Bruckner-Sinfonien Nr. 4 und
Nr. 5 (jeweils Originalfassung), bei
denen er Sinn für Steigerung, für dra-
matischen Effekt, aber auch für
Klangblock-Kontraste demonstriert.

Mut zur Expression, aber auch Ge-
fühl für Formstrenge kennzeichnen
die Einspielung von Regers „Mozart-
Variationen" op. 132; Klangsinn und
Kompetenz beweisen die Richard-
Strauss-Interpretationen („Till Eulen-
spiegels lustige Streiche" op. 28 und
„Don Juan" op. 20) - hier ist auch die
Dresdner Staatskapelle in ihrem Ele-
ment.

Und mit Pfitzners C-Dur-Sinfonie
(und dem knappen Rondino giocoso
von Theodor Berger) schließt diese
Kassette sogar Kataloglücken. Dabei
gerät dieses Plädoyer für Pfitzners
knapp viertelstündige Sinfonie
durchaus überzeugend.

Rainer Wagner
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