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Zur Eröffnung: Kommunaler
Humor

Richard Strauss'
„Feuersnot" bei den
Münchner Festspielen

So etwa alle zwanzig Jahre
einmal bestätigen sich Mün-
chens Opernmacher und Mün-
chens Opernpulbikum gegen-
seitig, wie sehr sie erstens ihren
Landsmann Richard Strauss
und wie gut sie zweitens einen
Spaß verstehen können. Dann
nämlich bemühen sie sich um
die „Feuersnot", das „Singge-
dicht" ihres damals noch ju-
gendbewegten Mitbürgers Ri-
chard Strauss. Daß diese
100-Minuten-Oper über Kun-
rad, den Ebner, nicht öfters und
noch seltener außerhalb Mün-
chens aufgeführt wird, liegt al-
lerdings nicht an der „beißen-

gier, der Stadt alles Licht und
Feuer nimmt. Doch Kunrad be-
reitet so nicht nur die titelge-
bende „Feuersnot", sondern
nutzt die Chance zu einer gro-
ßen Strafpredigt, derentwegen
Richard Strauss das Stück letzt-
lich ja komponierte. Darin wirft
er den tumben Münchnern vor,
die Genies zu verkennen: „Sein
Wagen kam allzu gewagt Euch
vor, da triebt Ihr den Wagner
aus dem Thor/den bösen Feind,
den triebt Ihr nit aus - der stellt
sich Euch immer auf's Neue
zum Strauß".

Doch während der Kom-
ponist darauf pocht, daß das
Volk in Liebe zum Genie ent-
brennen müsse, macht es sein
Opernheld etwas irdischer.
„AH' Wärme quillt vom Weibe,
all' Licht von Liebe stammt —
aus heiß-jungräulichem Leibe,
einzig das Feuer Euch ent-

Ernst von Wolzogen, der Text-
dichter der „ Feuersnot"

Szene aus der Uraufführung in
Dresden 1901

den Schärfe", die ihr Schöpfer
in seinem Werk erblickte, son-
dern daran, daß der junge
Strauss mit orchestralen Kano-
nen auf einen thematischen
Spatz geschossen hat.

Vordergründig geht es um
Kunrad, der in plötzlich ent-
flammter Liebe das Bürgermei-
sterstöchterlein Diemut auf of-
fenem Platz küßt und damit an-
geblich demütigt. Sie lockt ihn
daraufhin in eine Falle, stellt
ihn bloß, woraufhin er, der Ma-
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flammt." Angesichts der Ener-
giekrise rund um das Sendlin-
ger Tor, vergessen die Bürger -
schon damals- rasch alle Moral
und fordern wetterwendisch:
„Da hilft nun kein Psallieren,
noch auch die Klerisei: das
Mädchen muß verlieren, sein
Lirumlarumlei."
Da trifft es sich gut, daß Kunrad
und Diemut schon während
dieser Volksabstimmung zur
Sache kommen; das „Lirumla-
rumlei" geht verloren, das

Licht kommt wieder. Ringel-
reihen, Happy End. Doch das
alles wirkt in seinem Geniekult
heute muffig und belanglos,
zumal die Partitur zwar eine
Fundgrube für Strauss-Kenner
ist (die viel späteres vorweghö-
ren können), aber mit ihren
Biergartenmusik- und Wagner-
zitaten zu dick aufträgt. Selbst
die dezente Frivolität, die der
Librettist (und Kabarettist)
Ernst von Wolzogen in den
Text eingeflochten hat, kann

keine zusätzliche Lebenskraft
vermitteln, schon weil die
Verse weitgehend von der Mu-
sik zugedeckt werden - es wirkt
halt doch über weite Strecken
wie das Ergebnis eines Be-
triebsausflugs der Meistersin-
ger von Nürnberg zum Münch-
ner Oktoberfest. Daran konnte
auch Gustav Kuhn nicht viel
ändern, der das große Orche-
ster und den üppigen Chor gut
beeinander hielt und darüber
hinaus durchaus Farbreize in
der Partitur aufspürte. Aus dem
insgesamt ausgeglichenen En-
semble herausragend: Sieg-
mund Nimsgern als Kunrad,
während Sabine Hass als Die-
mut denn doch zu „groß", zu
heldisch tönte.

Regisseur Giancarlo del
Monaco hat diese Bürgerat-
tacke des Bürgers Strauss rou-
tiniert in die von Günther
Schneider-Siemssen spitzweg-
artig entworfene Szene (eine
Laubsägefleißarbeit) gesetzt.
Er hielt den Chor in Trab, ar-
rangierte geschickt, konnte der
abgeschlafften Widerborstig-
keit des Stückes aber auch nicht
aufhelfen. Größte Kühnheit:
Künstler Kunrad trat inmitten
des mittelalterlichen Volks in
Richard-Strauss-Maske auf
und lüftete so ein Inkongnito,
das sowieso jeder durchschau-
te. Größter Effekt: Während
der Feuersnot verlöscht nicht
nur das Licht, sondern die
ganze Baulandschaft zerbirst,
zeigt Sprünge und Risse. So
bewiesen sich Münchens Staats-
oper und Münchens Publikum
gegenseitig, wie leichtherzig sie
sich „derblecken" lassen - aber
ist das nicht ein bißchen viel
Aufwand für den Nachweis
kommunalen Humors?

Rainer Wagner

Venezianische Barockoper mit
Moral

Zianis „Assalone puni-
to" in der Stiftskirche
Ossiach

Pietro Andrea Zianis (ca.
1620-1684) Oper nach einem
Libretto des Padre Lepori, die
aus der Tradition der jesuiti-
schen Mysterienspiele zu sehen
ist, hat die Geschichte von Ab-

salom zur Grundlage, von dem
in der Bibel berichtet wird, er
habe sein hübsches Antlitz samt
wallender Rahmung nicht ge-
nug bewundern können und sei
zudem auch anfällig gegen die
Verführungen der Macht gewe-
sen. Ahitophel, sein listiger
Ratgeber, überredete ihn, den
Vater zu ermorden, um rapide
die Vergünstigungen der Herr-
schaft zu erlangen. Der Plan
mißlingt, Absalom bleibt auf
der Flucht mit seinen Haaren
an einem Baum hängen.

Die süchtigen Blicke in
den Spiegel, die giftige Anstif-
tung zum Vatermord, die ver-
hängnisvolle Kollision mit dem
erwähnten Baum, eine pyro-
technisch reizvoll hergerichtete
und mit gierigen Fledermäusen
bevölkerte Höllenfahrt sind
dementsprechend die Haupt-
etappen der Aufführung, die
jetzt in der Stiftskirche Ossiach,
von Rene Clemencic musika-
lisch bearbeitet, vorgestellt
worden ist. Der „Carinthische
Sommer" folgt mit dieser In-
szenierung (Sergio Vartolo)
dem seit Jahren leitgebenden
Konzept, neben einer Fülle von
konzertanten Veranstaltungen,
das Genre der „Kirchenoper"
immer wieder in Erinnerung zu
rufen, sei es in retrospektivem
Bemühen, sei es als Hinweis auf
neuere Produktionen. Die Os-
siacher Stiftskirche mit ihrer
kleinen und damit reizvoll pro-
blematischen Spielfläche
zwingt den Regisseur und den
Ausstatter zur Bescheidung. In
dieser Hinsicht ist dem Ossia-
chcr Stab eine in ihren drama-
turgischen Abmessungen sinn-
fällige Einrichtung des stark je-
suitisch zentrierten Materials
gelungen. Barocker Pomp
bleibt nicht ausgespart, fügt
sich jedoch organisch in die
räumlichen Gegebenheiten.
Ivine Mischung aus ritueller
Gestelztheit, allegorischer Nai-
vität und moralisierender
Wucht, die von kompetenten
Siingerdarstellern und den ita-
lienischen Mitgliedern des
„mimoteatromovimento" ge-
tragen wird. „Zeitgemäß" kann
man eine solche venezianische
Barockoper, die in ihrem welt-
anschaulichen Schematismus
ein in der Tat überholtes Be-
wußtsein repräsentiert bei den
Betrachtern voraussetzt, wohl
kuum aufführen. Indes ist Zia-
nis' musikalische Reflexion des

Stoffes in Betracht zu ziehen.
Musik in aller Klarheit: düster,
glänzend, meditativ. Sie ver-
bindet sich stimmungsträchtig
mit den Beleuchtungseffekten
auf der Szene: Kerzenschein im
Stile früherer Opernillumina-
tion. Ihre nachhaltigste Wir-
kung erreicht Zianis' Musik für
mein Empfinden in den vom
Cembalo vorangebrachten Re-
zitativen. Rene Clemencic-der
musikalische Leiter der Auf-
führung - hielt sich als Conti-
nuospieler nicht zurück und
ließ das Instrument erbeben. Er
hatte freilich die sängerisch
markanteste Bezugsperson im
musikalischen Blickfeld. And-
rew Schulze sang die Partie des
Erzählers, beschwörend, balla-
desk, mit wohllautendem Or-
gan. Ihm nahe kamen Piedro
Liendo (David) und Lieuwe

Visser (Feldherr), weil beide
ihre baritonal timbrierten
Stimmen ausschwingen lassen
konnten, während Gerard
Lesne (Absalom) und Mircea
Mihalache (Ahitophel) in die
Falsettlage steigen mußten, was
auf die Dauer zwar von musik-
historischem Durchhaltever-
mögen zeugte, jedoch nicht
immer der atemtechnisch un-
behelligten Phrasierung zugute
kam. Zur Pause mochte sich
zunächst keine Hand zum Bei-
fall regen, verzagt schienen die
Premierenbesucher. Am Ende
klangen die Reaktionen ver-
söhnlicher. Das Clemencic-
Consort dürfte mit seinem ab-
gedunkelten Schmelz, mit
schabenden und rasselnden
Originalklängen zum Ach-
tungserfolg der Aufführung
beigetragen haben. Peter Cosse

Absalom verfängt sich im Baum, Szene aus „Assalone punito"

Eine Bereicherung des Opern-
repertoires

Giselher Klebes „Der
jüngste Tag" in Mann-
heim uraufgeführt

Nach Gottfried von Einem
ist Giselher Klebe wohl der eif-
rigste lebende Literatur-Ver-
toner. Aber während sich der
Österreicher von Büchner über
Dürrenmatt und Schilder schon
bis zum „Buch der Bücher",
der Bibel, vorgearbeitet hat,
bleibt der geborene Mannhei-
mer Klebe bescheidener. Seine
neuste Oper heißt zwar „Der
jüngste Tag", hat aber mit
Theologie nichts zu tun. Der
Komponist, der auch schon
Kleist, Schiller, Synge und
Goethe vertonte, kehrt viel-
mehr zu Ödön von Horvath zu-
rück, von dem er bereits 1963
„Figaro läßt sich scheiden" als
Opernstoff entlehnte.

Warum sich Klebe für
seine Auftragskomposition zur
200-Jahr-Feier des Mannhei-
mer Nationaltheaters ausge-
rechnet Horvath ausgesucht hat
(da läge anderes doch näher),
bleibt einigermaßen unklar.
Daß er zudem eines der schwa-
chen Horvath-Stücke gewählt
hat, ist schon eher nachvollzieh-
bar- da sind die Assoziationen,
die Vergleiche nicht so nahelie-
gend wie etwa bei „G'schichten
aus dem Wienerwald" oder bei
„Kasimir und Karoline".

Lore Klebe hat im wesent-
lichen Horvaths Text nur ge-
strafft und ihn damit stärker je-
ner lakonischen Sprachver-
knappung angenähert, die
Horvaths spätere, reifere
Werke kennzeichnet. Und Gi-
selher Klebe hat diese wort-
karge Selbstdarstellung einer
Dorfgemeinschaft, die allzu
willfährig ihre Sympathien und
ihre Schuldzuweisungen ver-
teilt, ebenso zurückhaltend wie
atmosphärisch in Musik um-
gesetzt. Nicht ohne Hintersinn
bekommt jede Figur ein Leit-
motiv zugeteilt, nur die Haupt-
rolle nicht: der Stationsvor-
stand Hudetz, der - durch das
kesse Mädchen Anna abge-
lenkt — auf ein Zugsignal ver-
gißt und damit ein folgenschwe-
res Unglück verursacht, muß
auf ein klingendes Erken-
nungszeichen verzichten. Nur
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seine Standardfloskel, er sei
doch immer ein pflichttreuer
Beamter gewesen, greift Klebe
auf und macht sie klingend
dingfest.

Klebes Komposition, nach
eigenem Urteil „im Bereich der
totalen Chromatik" angesie-
delt, verzichtet weitgehend auf
allzu plakative Wirkung, auf
orchestrales Aufbrausen und
dicke Klangfarben.

Am intensivsten wirkt die
Musik in der entscheidenden,
tödlichen Aussprache zwischen
Hudetz und Anna und in den
Zwischenmusiken. Das Mann-
heimer Nationaltheater hat die
Uraufführung dieses Werkes
mit großer Umsicht auf die
Bühne gebracht. Hans Wallat
dirigierte die schlag(zeug)kräf-
tige Partitur mit Umsicht und
Gestaltungskraft, und das En-
semble erwies sich als Team
von durchwegs überzeugenden
Sängerdarstellern - allen voran

Georg Paucker als Hudetz und
Lisbeth Brittain als Anna, de-
ren Kuß an allem schuld ist und
die mit ihrem Meineid nicht le-
ben kann.

Doch gerade Kurt Horres'
angemessen unterkühlte Insze-
nierung im stimmungsreich-
kargen Bühnenbild von An-
dreas Reinhardt macht das Ur-
teil über die Qualität des Wer-
kes letztlich schwer. Nach dem
erst- und einmaligen Hören
und Sehen der (ohne Pause
durchgespielten) Zweistunden-
oper bleibt der Eindruck eines
geschlossenen Musiktheater-
abends.

Welchen Anteil daran die
Regie, welchen die Musik hat,
das allerdings bleibt offen.
Manche Novitäten brauchen
eine zweite Chance; diese (vom
Publikum akzeptierte) ein
zweites Verfahren, ehe ein
endgültiges Urteil gefällt wer-
den kann. Rainer Wagner

Szene aus der Uraufführung von Klebes „Der jüngste Tag"

„Lieb' und Leid und Welt und
Traum"

John Neumeiers eigen-
williges Mahler-Ballett
in Hamburg

Die Bekenntnisse waren
eindeutig. Die Musik Mahlers
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lasse ihn nicht mehr los, sagte
John Neumeier, der mit seiner
Choreographie der dritten
Mahler-Sinfonie ja auch einen
andauernden (Publikums-)Er-
folg verbuchen konnte. Und:
diesmal sei „das Thema meines
Balletts die Musik selbst".
Doch dann waren ihm Mahlers

Kevin Haigen und Ivan Liska während einer Probe

erste Sinfonie und das Adagio
der (unvollendeten) Zehnten
offenbar nicht genug. Er wollte
mehr.

Zum Beginn seines neue-
sten Balletts „Lieb' und Leid
und Welt und Traum" schlug
erst einmal zehn Minuten lang
die Brandung per Lautsprecher
an die Küste. Die Mitglieder
des Ensembles trugen sich ge-
genseitig auf die Bühne, die
Gliedmaßen wurden kunstvoll
arrangiert, bis dann am Ende
das Gliederknäuel zu zucken
begann: der Ursprung des Le-
bens aus dem Wasser?

Dann trat Ivan Liska nach
vorn und fand im Orchester-
graben einen Wassergraben
(die Musik wird per Band zuge-
spielt) — so planschte er nun,
bald traten auch ein paar Da-
men das Wasser. Und endlich
beginnt Mahlers Musik. Und
unter der Kapitelüberschrift
„Grün" tanzt nun die Männer-
riege des Hamburger Balletts
eine merkwürdige, peinliche
Mixtur aus Bodybuilding-Po-
sen und Männlichkeitsgesten.

Natürlich hat Neumeier
sein Gefühl für augenfällige
Gesten, für bizarre Körperak-
tionen und für wirkungsvolle
Arrangements nicht verloren,
aber nicht zuletzt in der Über-
betonung des Männlichen, in
den Exaltationen des Narziß-
mus wirkte diese Umsetzung
von Mahlers bildhafter Musik
doch zu angestrengt. Selbst der
„Tanz im Grünen" schien
überkonstruiert und im
„Kampf zwischen Fastenzeit
und Karneval" (zu Mahlers

grandios zwischen ironischer
Distanz und klagender Gestik
schwankendem dritten Satz)
wirkte sich fatal aus, daß Neu-
meier im Eingehen auf die Mu-
sik diesmal arg zu vordergrün-
digen Verdoppelungen neigte.

Auch in seinem dritten
großen Mahler-Ballett (nach
der Dritten und Vierten und ein
paar kleineren Stücken) gibt es
bravouröse Soli, spannungsrei-
che Pas de Deux, die aber allzu
rasch unangemessen ver-
krampft geraten, wenn die ho-
moerotische Komponenten zu
handgreiflich ins Tanz-Spiel
kommen. Und wenn Ivan Liska
die Steigerungen der Musik,
insbesonders im vierten Satz,
als Solo umsetzen soll, dann ist
er von Mahlers Partitur über-
fordert: so orgiastisch kann ein
einzelner nicht tanzen.

John Neumeier ließ es da-
mit nicht genug sein, sondern
fügte nach der Pause noch das
Adagio aus der zehnten Sinfo-
nie an. Und wieder begann er
mit stummem Spiel und
Meeresklang. Doch so glän-
zend Ivan Liska, Lynne Char-
les, Kevin Haigen und Roy
Wierzbicki auch tanzten, die
Darstellung des schöpferischen
Menschen (der hier - natürlich
— ein schöpferischer Mann ist)
als einem Unvollendeten blieb
themengerecht, aber unbeab-
sichtigt im Ansatz stecken.

Selbstzweifel zeigt John
Neumeier allerdings nicht. Sein
größtes Projekt der neuen Sai-
son ist eine Choreographie zu
Bachs „Matthäus-Passion".

Rainer Wagner

,

Denn Leistung hängt nur bedingt von Größe ab.Und Leistung ist unsere Stärke. Nicht Größe.
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schwer gerecht werden können. Einen Anspruch, den HiFi-Spezialisten verstehen.
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Die Zeit
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saubere, weich angesetzte Bässe.
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tigsten, klarsten und zeichner-
ischsten klingende Box. (10/79)
Neue Zürcher Zeitung
Frequenzgang erstaunlich -
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größeren Boxen nicht zu scheuen
(29.9.76)
fono forum
ausgewogenes, verfärbungs-
armes Klangbild. Ein Fortschritt
gegenüber dem, was früher in
dieser Größenordnung möglich
war. (4/76)
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Was
morgen kommt

bringt STGRGO heute.
Trends im HiFi-Bereich muß
man sachlich trennen - in
modische Optik und technische
Neuerung. Stereo beleuchtet
beides und nennt es beim
Namen.
So kommen Design-Fans
und Technik-Freaks auf ihre

Kosten. Doch Stereo wird
nie Make-up mit Innovation
verwechseln.

Vielleicht ganz beruhigend, zu
wissen, daß es eine Fach-
zeitschrift gibt, die objektiv
prüft, ohne zu langweilen.

weit über HiFi Norm
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E s dürfte ein Unikum
in der Geschichte der
Schallaufzeichnung

sein, daß sich eine
sechzehnjährige Interpretin
heranwagt, die Etüden op. 10
und 25 von Chopin als pianisti-
schen Einstand vorzulegen.
Wer das tut, kommt rasch in die
Kullc eines Gladiators, dem die
abwärts gedrehten Daumen des
Publikums gewiß zu sein schei-
nen. Die junge Brigitte Rok-
kinger hat es gewagt, mit diesen
Zyklen auf Platte zu debütie-
ren, und sie hat ein so hoch-
neht bares Dokument vorgelegt,
daß sich der Rezensent nicht
mich altrömischem Ritual zu
verhalten genötigt sah, sondern
eilends zum Schreibtisch streb-
te. Natürlich, Grund zum Ju-
beln besteht keinesfalls, wohl
alier zu einer Beschreibung
dessen, was die junge Dame un-
ter Anleitung ihres Lehrers in
den Studios des Bayerischen
Rundfunks zu Band gebracht
hat.

IN wiire verfehlt, von einem so
liingcn Menschen prinzipiell
neuartige spirituelle Horizonte
/u erwarten, und doch spürt
man in einigen der Etüden eine
überaus starke Eigenpersön-
lichkeit. Beispielsweise ist die
Mittclscktion der Etüde op. 10
Nr. 3 in ihrer chromatischen
I )ramatik wohl selten so erre-
gend ausmodelliert worden;
und die zehnte Etüde des glei-
chen Zyklus, eine fulminante
Sextenstudie, geht Brigitte
Kockinger wie ein ganz abge-
brühter, feuriger, alter Klavier-
liiwe an. Das Außergewöhnli-
che ihres Brios in diesem Stück
dürfte schwerlich zu übertref-
Icn sein. Auch in Chopins op.
15 lallen einige überraschende
(iebäiden auf: beispielsweise
gestaltet die junge Pianistin die
/weite Etüde glasklar und doch
so fein timbriert, daß man beim
Durchhören gar nicht mehr an
dns Alter der Interpretin denkt.
Perfekt gelingt ihr auch die ab-
schließende c-Moll Etüde; was
nll/uoft in rauschhaftem Pedal-
gebrauch an Konturen ver-
wischt wird, erhält Brigitte
Kockinger durch kluge Dispo-
sition, verdeutlicht es, stuft
sorgfältig auch dynamisch ab,
schattiert, zeichnet die Innen-
slimmc nach - kurz: das ist ab-
solut gesehen meisterhaft ge-
macht.

TALENTE
Unter dieser Rubrik werden in unregelmäßigen Abstän-
den junge Musiker vorgestellt, deren erste Proben ihres
Könnens vor einer breiteren Öffentlichkeit, auf Platte
oder anläßlich Konzerten, auf eine mögliche Bereiche-
rung des Musiklebens schließen lassen. Naturgemäß sind
Prognosen künstlerischer Entwicklung problematisch,
denn der Reifeprozeß der Persönlichkeit gerade eines
Talentes ist von zu vielen Einflüssen abhängig; die Bei-
spiele uneingelöster Versprechungen von „Wunderkin-
dern" sind zahlreich. So wollen diese Vorstellungen nicht
„Genies" aufspüren, sondern eher vorsichtig auf aus-
sichtsreiche Begabungen aufmerksam machen.

Demgegenüber stehen einige
Schwachpunkte, die nicht un-
erwähnt bleiben dürfen. Da ist
zunächst eine gelegentlich
durchbrechende Neigung zu
trockenem Klang (op. 10 Nr. 1,
6, 11, 12), die Brigitte Rockin-
ger noch einmal überdenken
sollte. Denn allein schon der
Beginn von op. 10 Nr. 6 sollte
doch etwas Blühendes, Zartes
sein: auch die Arpeggien der
elften Etüde können kaum in
dieser (grifftechnisch beding-
ten?) Ruckartigkeit überzeu-
gen, und das ansonsten schöne
Passionato in der neunten
Etüde wird nicht noch durch
dämonische Untergründigkeit
überhöht (lehrreich ist hier ein
Vergleich mit der faszinieren-
den alten Einspielung von
Raoul von Koczalski, dessen
Interpretationen ich ganz all-
gemein jedem Pianisten zum
langfristigen Studium nur emp-
fehlen kann). In op. 25 Nr. 1 ist
ein editorischer Fehler gesche-
hen: das Eingangs „Es" ist
kaum hörbar. Nr. 5 muß kon-
zeptionell grundsätzlich neu
durchdacht werden: Brigitte
Rockinger sollte sich hier noch
einmal der metrischen Mate-

rialschichtung vergewissern.
Die gefürchtete Terzenetüde
(op. 25 Nr. 6) verlangt nicht nur
Doppelgriffe in Perfektion,
sondern auch dynamisch fanta-
sievolles Gestalten — ich weiß
nur zu gut, wie schwer das ist,
aber ...
Diese Hinweise sollten nicht
negativ gewertet werden. Sie
schmälern keinesfalls die Lei-
stung einer jungen Klavier-
künstlerin, sondern setzen das
Resultat lediglich in Beziehung
zu interpretatorischen Not-
wendigkeiten. Eine junge Be-
gabung, die zugleich noch
durch schulische Doppelbela-
stung geprägt ist (Brigitte Rok-
kinger ist Schülerin einer 11.
Gymnasiumsklasse), hat offen-
bar in ihrem Lehrer, Walter
Krafft, einen hervorragenden
Mentor gefunden. Worauf es
nun bei Brigitte Rockinger an-
käme: nach dieser Talentprobe
die musikalische Material-
durchdringung zu intensivie-
ren, wenig Konzerte, viel hö-
ren. Das prägt die Persönlich-
keit ungleich mehr, festigt den
Kunstverstand, läßt ein spiritu-
elles Wertungsvermögen und
Selbstkontrolle gedeihen. Die

neue Aufgabe der Brigitte
Rockinger sollte heißen: sich
mit den spezifischen Bedingun-
gen des Klanges zu beschäfti-
gen; denn das Ideal eines Cho-
pin war nicht das eines Stein-
ways, sondern eines Erards. Er
könnte der jungen Künstlerin
vertiefend behilflich sein.

Knut Franke

Die Kunst Culshaws
Am 27. April dieses Jahres
starb John Culshaw, einer der
bedeutendsten Aufnahmeleiter
nach dem Krieg. Edward
Greenfield zeichnete im Juli-
heft der englischen Zeitschrift
„Gramophone" unter der
Überschrift „The Art of Culs-
haw" ein lesenswertes Bild sei-
ner innovatorischen Tätigkeit.
Culshaws Bemühungen um die
Oper, der er die Möglichkeiten
des Mediums Schallplatte er-
öffnete, seine Einführung der
„sonic stage", mit der er die
räumliche Wirkung der Bühne
imitierte, sind richtungswei-
send geblieben.

Segovias frühe
Aufnahmen
Die EMI-Neuveröffentlichung
der gesamten Aufnahmen, die
Andres Segovia von 1927-39
in den Londoner HMV-Studios
einspielte, nimmt Allan Kozinn
in der Juliausgabe der amerika-
nischen Zeitschrift „High Fide-
lity" zum Anlaß einer ausführ-
lichen Besprechung. Er kenn-
zeichnet genau den historischen
Ort dieser Aufnahmen als das
erste Stadium einer weltweiten,
bis heute nicht abgeebbten Gi-
tarrenrenaissance, die Segovia
eingeleitet hat. Die zwei
Mono-Platten (RLS 745, zu
beziehen über den Ausland-
sonderdienst der Electrola)
bieten einen repräsentativen
Querschnitt durch das Reper-
toire Segovias und dokumen-
tieren seinen Stil in einer frühe-
ren Phase. Besonders interes-
sant hierbei, so meint Kozinn,
sind die Werke, die in späteren
Einspielungen nicht vorliegen,
und - eher kurios - die Inter-
pretationen barocker Musik als
„Lexikon stilistischen Irrtums
und Text-Untreue"; sie fließen
über von Charme, Tonschön-
heit und Expressivität.
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