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ERLÄUTERUNGEN
Die Beurteilungszeichen neben der
Kurzcharakteristik der besproche-
nen Schallplatten bedeuten:

O Schallplattenveröffentlichung von
Werken, die auch in anderen Auf-
nahmen vorliegen.

Schallplattenveröffentlichung, die
mindestens ein Werk enthält, das in
der vorausgegangenen Ausgabe
der deutschen Schallplattenkatalo-
ge nicht anzutreffen war.

Schallplattenveröffentlichung, die
nach Meinung des Rezensenten
unabhängig von ihrem künstleri-
schen Rang von besonderer Be-
deutung für das Repertoire ist.

Schallplattenveröffentlichung von
besonderer interpretatorischer Be-
deutung.

Schallplattenveröffentlichung von
besonderer interpretatorischer Be-
deutung, die mindestens ein Werk
enthält, das in der vorausgegange-
nen Ausgabe der deutschen Schall-
plattenkataloge nicht anzutreffen

Steht der Kreis des Beurteilungzei-
chens in einem Quadrat, so weist
dies auf eine hervorragende techni-
sche Qualität der betreffenden
Schallplatteneinspielung hin.

Nach der Schallplattennummer findet man
in Klammern eine Buchstaben-Zahlen-
kombination. Die erste Zahl zeigt, wieviele
Schallplatten die Veröffentlichung umfaßt,
die zweite Zahl gibt den Durchmesser der
Schallplatten in cm an.
Die Buchstaben bedeuten:
S: Stereo-Fassung, die auch mono abspiel-
bar ist.
M: Mono-Fassung
SE: Mono-Aufnahme, die nachträglich auf
elektronischem Wege quasi-stereopho-
nisch aufbereitet wurde.
Q: Quadro-Fassung, die auch Stereo und
mono abspielbar ist.

Alle Aussagen zu den Punkten Klangbild
und Fertigung basieren auf Abhörergeb-
nissen mit dem Rezensionsexemplar über
die qualitativ hochwertige Wiedergabean-
lage des jeweiligen Rezensenten.

Neuveröffentlichungen
ORCHESTERWERKE

Ein junger Flötenstar plaziert sich
in Digitaltechnik mit zwei gewichtigen
Werken.

J. S. BACH/TELEMANN, Suite für Flöte,
Streicher und Basso continuo in h-MolI Nr. 2,
BWV 1067/Suite für Flöte, Streicher und Basso
continuo in a-Moll; Ransom Wilson (Traversflö-
te), Los Angeles Chamber Orchestra, Gerard
Schwarz;
EMI 1C065-86098T (1S30)

Klangbild: Von vollkommener Natürlichkeit
und Ausgewogenheit.
Fertigung: Makellos.

Der junge Amerikaner Ransom Wilson - von
Jean-Pierre Rampal als einem seiner Lehrer mit
höchstem Lob bedacht - spielt die Telemann-
Suite überlegen sicher und auch überlegt gestal-
tend, mühelos virtuos in den schnellen, sorgfältig
ausgearbeitet in den getragenen Sätzen, Wie-
derholungen stets mit Verzierungen ausschmük-
kend - das ganze Werk wirkt erfrischend -jung
und hat im zweiten Satz („Les Plaisirs") noch
dadurch eine besondere charmante Note, daß
anstelle der Tutti-Wiederholungen der Satzteile
eine verzierende Solovioline eingesetzt wird, die
der Flöte die Melodievariationen gewisserma-
ßen vorgibt. — Die zweite Bach-Suite ist glei-
chermaßen sorgfältig und wohlüberlegt wieder-
gegeben - Wilson vermeidet bewußt einen
stürmisch-virtuosen Zugriff ä la Rampal oder
auch Galway. Das wirkt sympathisch und über-
zeugend; doch an Sorgfalt und Akkuratesse, an
überlegter und ausgefeilter Gestaltung fehlt es
auch den zahlreichen Konkurrenten nicht, zumal
das solistische Element in der ursprünglichen
Blockflötenfassung der Telemann-Suite von
Brüggen oder Munrow noch eindrucksvoller
herausgearbeitet wird.
Das Los Angeles Chamber Orchestra ist ein dis-
zipliniert spielendes Ensemble, das die auf zu-
rückhaltende Profilierung der Werke angelegte
Darstellung des Solisten einfühlsam unterstützt
und mit seinem stets hörbaren und geschickt re-
gistrierenden Continuo-Cembalisten ein beson-
deres Lob verdient.
Ransom Wilson reiht sich somit würdig in den
nicht gerade kleinen Kreis der großen Namen ein
- ob er die vom Hüllentexter zitierten Vorschuß-
lorbeeren der Kritik verdient, wird die Zukunft
zeigen... Diether Steppuhn

o Klanglich hervorragende Präsentation
einer Eroica ohne Profil.

BEETHOVEN, Sinfonie Nr. 3 Es-Dur op. SS
(„Eroica"); New York Philharmonie Orchestra;
Zubin Mehta;
CBS 35883 (1 S 30)

Klangbild: Mittenbetont, sehr transparent, weit-

gehend originalgetreu, dynamisch befriedigend,
breit, räumlich einwandfrei.
Fertigung: Einwandfrei.
Vergleichseinspielungen:
Masur (Philips)
Furtwängler (EMI)
Walter (CBS)
Toscanini (RCA)

Diese Veröffentlichung macht traurig. Sie ist,
gemessen an den großen Einspielungen in der
Geschichte der Schallaufzeichnung ein Produkt
des Zusammenwirkens von extrem verfeinerter
Aufnahmetechnik und vollkommener Uninspi-
riertheit des Dirigenten. Was gäbe man darum,
wäre die Aufnahme weniger transparent, weni-
ger schlank aufgenommen worden und brächte
dafür nur einen Anflug von individuellem Profil
der Interpretation!
Mehta scheint eine denkbar ungeeignete Stunde
gehabt zu haben, als er diese Aufnahme machte.
Denn was er an musikalischer „Oberflächenbe-
handlung" bietet, ist so grotesk, daß man als
skrupulöser Rezensent zunächst sich selbst fragt,
ob man sich nicht etwa irre. Man eilt an seine
Kartei, holt Vergleichsaufnahmen, lernt dabei
den Tag zwischen Verwirrung und Staunen zu
durchleben (eine höchst unprofitable Methode,
seine Zeit zu verbringen), wartet ab, hört nach
Tagen wieder und wieder, und spürt, daß sich
nichts überträgt, trotz des bekannten „heißen
Bemühens". Schließlich wartet man einen Re-
daktionsschluß ab und beschäftigt sich erneut
mit der Aufnahme. Nichts. Man studiert die Par-
titur, fragt sich nach dem Ausmaß des Legitimen
an diesem ewig konturenarmen orchestralen
Parlieren, wartet schließlich wieder, geht erneut
in Klausur, denn ein latent im Räume stehender
Verriß verursacht zuallererst beim Rezensenten
selbst ein Mißbehagen (denn nicht alle gehor-
chen Georg Kreislers kühn-zynischer Vision). Es
magsein, daß ich mich immer noch irre, aber ich
kann es mir hierbei nicht vorstellen: diese Auf-
nahme ist wirklich kein Ereignis; sie bringt als
Tugend ein zierlich schlankes Musizieren ein,
gewissermaßen eine Stromlinearität, die mir
nicht angebracht erscheinen will bei einem
Werk, das das Heroische auf höchst subtile
Weise umschließt. Man wird weder von der Me-
thode bewegt, mit der Mehta den Kopfsatz diri-
giert, noch rührt der Trauermarsch an; das
Scherzo erscheint vordergründig, und wäre nicht
auch im Finale die Freude an den sorgfältig auf-
gezeichneten Klanggruppen ein schwacher
Trost, man müßte beginnen, seiner eigenen
Skrupelhaftigkeit zu zürnen.

Der Haupteinwand gegen diese Aufnahme, die
als Promotionplatte mit aller dazugehörigen
Oberflächlichkeit gedacht ist, liegt in der Kon-
zeptionslosigkeit der Darstellung begründet, in
dem frohgemuten Drauflosspielen, bei dem man
sich ob des Standards des Orchesters nicht täu-
schen lassen sollte. Die allgewaltige Erschütte-
rung, die gerade dieses zeitdokumentarische
Werk auszustrahlen vermag, erfährt hier eben
doch nicht, wie ich nach dem ersten Abhören zu
meinen wähnte, einen helleren Kontrapunkt.
Denn diese aus welchen Gründen auch immer
ihres spezifischen Eigengewichtes beraubte und
leichtgemachte „Eroica" wird von Routine ge-
tragen, die zügig ins Feld geführt wird. Für die
Firma ist nur zu hoffen, daß dieser Lapsus ein
Ausnahmefall bleiben wird; denn das Ohr des
kritischen Musikfreundes läßt sich auf Dauer si-
cherlich nicht täuschen. Knut Franke

o Zu klanglich-technisch wie auch
in interpretatorischer Hinsicht
keine Konkurrenz zu schon vorhande-
nen Einspielungen des Werkes.

BERLIOZ, Romeo et Juliette. Dramatische
Sinfonie op. 17; Viorica Cortez, Revo Garaz-
zo, Nicola Ghiuselev, Royal Choral Society,
Choeur de l'Opera de Lyon, Orchestre de Lyon,
Serge Baudo;
Eurodisc 300683-440 (2S30)

Klangbild: Unausgewogen, Streicher zu wenig
hörbar; durchschnittliche bis geringe Dynamik;
flächig-eindimensional, nicht räumlich.
Fertigung: Stellenweise leichtes Knistern; an-
sonsten einwandfrei.
Vergleichseinspielungen:
C. Davis (PHILIPS 6747271),
A. Toscanini (RCA 26.35106 DP).

Erst bei der Lektüre des recht dürftig ausgestat-
teten Begleithefts zu dieser neuen Gesamtein-
spielung von Berlioz' „Romeo et Juliette" wird
deutlich, worin - nach Auffassung der Produzen-
ten und des Dirigenten - sozusagen der beson-
dere Charakter der Einspielung und wohl die
Gründe für ihre Veröffentlichung zu sehen sind:
Serge Baudo, der Dirigent, schreibt da u.a.:
„Leider schlägt eine so gewonnene Perfektion
(gemeint ist die Studio-Perfektion, H.Th.) nur
selten zugunsten eines Werkes... zu Buche, denn
der durch das Mikrofon auferlegte Zwang pein-
lichster Genauigkeit schafft eine Spannung, die
der musikalischen Sensibilität unserer Fantasie
eher abträglich ist: Phrasierung, Klangformung
und musikalische Aussage können dabei völlig
auf der Strecke bleiben. Unter solchen Umstän-
den wird das Aug-in-Aug mit dem Mikrofon
sehr schnell quälend, ja unerträglich. Hier kann
nach meiner Meinung nur die Gegenwart eines
Publikums Abhilfe schaffen, indem es... eine
echte Konzertatmosphäre mit allen ihren
menschlichen Aspekten schafft."
Es ist mir dann allerdings beim besten Willen
(und wiederholtem Hören) nicht gelungen, die
bei Live-Aufnahmen üblichen Nebengeräusche
aus dem Publikum (Husten, Räuspern, Klat-
schen etc.) auszumachen. Darüber hinaus - und
dies ist eigentlich das Wesentliche - läßt die
Aufnahme auch alle jene Merkmale vermissen,
die gute Live-Mitschnitte oft (nicht immer) aus-
zeichnen, nämlich Spontaneität des Musizierens,
Spannung, Atmosphäre. Daß es sich trotz allem
um so etwas wie eine live (möglicherweise bei
den Generalproben mit reduziertem Publikum)
mitgeschnitttene Aufnahme handelt, verraten
allerdings die relativ häufigen „Patzer" im Or-
chester und bei den Vokalisten: unpräzise Ein-
sätze, inhomogenes Zusammenspiel, unmoti-
viert starkes Hervortreten einzelner Instrumen-
tengruppen sowie die technisch-klangliche Seite
der Aufnahme, die konturenlos, flächig, eindi-
mensional wirkt. Dies wiegt um so schwerer,
wenn man bedenkt, daß sich die Einspielung ei-
ner z. T. beachtlichen Konkurrenz zu stellen hat.
Der „Bielefelder" verzeichnet z.Zt. fünf Ge-
samtaufnahmen; die RCA-Einspielung unter
Charles Münch aus den 60er Jahren ist dabei
nicht einmal mit berücksichtigt. Die interpre-
tatonschen Eckpfeiler für diese „Dramatische
Symphonie", wie Berlioz sein op. 17 nannte,
stammen von Toscanini und von Colin Davis,
loscaninis Interpretation aus dem Jahre 1947

zeichnet sich aus durch extreme Noten-/Werk-
treue, Innenspannung und äußerste Präzision
sowohl im Orchester als auch bei den Choristen
und Solisten. Die klanglich noch durchaus ak-
zeptable Aufnahme weist das beste Solisten-Ge-
spann, vor allem durch den profunden Baß Ni-
cola Moscona, aller mit bekannten Gesamtauf-
nahmen des Werkes auf. Daß bei Toscanini auch
die emotionalen Gehalte des zugrunde liegenden
Shakespeare-Trauerspiels nicht zu kurz kom-
men, zeigen vor allem der Anfang des 2. Teil
(Romeo allein), der 3. Teil (Liebesszene) sowie
das Finale mit Arie und Friedensschwur. Colin
Davis setzt zwar nicht grundsätzlich andere Ak-
zente als rund 20 Jahre vorher Toscanini, doch er
fügt ein Reihe neuer hinzu. Den dramatisch-lei-
denschaftlichen Grundduktus der Musik beibe-
haltend entfaltet er - wobei ihn das LSO merk-
lich unterstützt - die für seine Berlioz-Deutung
charakteristische Klangfarbenpracht, steigert
manche Passagen mit Hilfe dynamischer Abstu-
fungen und Steigerungen bis zur Ekstase und
realisiert wie niemand bisher den zumindest
zweidimensionalen Charakter des Werkes:
große Sinfonie mit opern- und oratorienhaften
Zügen.

In dieses Spannungsfeld von dramatischer Ex-
pressivität bei äußerster Konzentration (Tosca-
nini) und klanglicher Prachtentfaltung und na-
hezu exaltiertem Elan (Davis) paßt die neue
Aufnahme unter dem 1927 in Marseille gebore-
nen Serge Baudo nicht hinein. Die Unterschiede
sind zu groß; alles gerät zu durchschnittlich. Es
fehlt der packende Zugriff des Dirigenten; was
bleibt ist schlichtweg Langeweile. Tempi werden
verschleppt, dynamische Abstufungen und Stei-
gerungen sind - wenn überhaupt - nur in Ansät-
zen und sehr zaghaft vorhanden. Man wird den
Eindruck nicht los, daß alle Beteiligten zu vor-
sichtig und zurückhaltend zu Werke gehen. Mit
„dramatischer Sinfonie" hat das nichts zu tun,
und ähnelte eher der Bühnenbegleitmusik zu
einem Trauerspiel. Hugo Thielen

1
Hinreißende Darstellung zweier
später Haydn-Sinfonien in optimaler
Aufnahmetechnik.

HAYDN, Sinfonie Nr. 86 D-Dur, Sinfonie Nr.
98 B-Dur; Concertgebouw-Orchester Amster-
dam, Colin Davis;
Philips 9500 678 (1 S 30)

Klangbild: Nach heutigem Standard optimal.
Fertigung: Makellos.

Die zu den Pariser Sinfonien gehörende D-
Dur-Sinfonie Nr. 86 bildet zu der späteren Nr.
98 in B-Dur, die zu den Londoner Sinfonien
zählt, einen markanten Kontrast: War das D-
Dur-Werk noch für die begrenzte Zuhörerschaft
eines „Kennerkreises" der Aristokratie be-
stimmt, so traf die B-Dur-Sinfonie auf ein ande-
res Publikum, nämlich auf das musikinteressierte
Bürgertum der Großstadt London. Die sich
hieraus ergebenden Unterschiede der musikali-
schen Faktur trifft Colin Davis in geradezu kon-
genialer Weise: Die D-Dur-Sinfonie wird unter
seinen Händen ein zwar strahlend-festlich-fro-
hes, aber doch eher virtuos leichtgewichtiges
Feinschmeckermenü, die B-Dur-Sinfonie in ih-
rer größeren Eigenständigkeit der vier Sätze zu
einer anspruchsvoll-bedeutsameren kulinari-
schen Delikatesse mit erweitertem Forman-
spruch und auch größerem Klangvolumen. Mit
akkurater Präzision folgt das Concertgebouw-
Orchester seiner Führung in allen Feinheiten der
häufigen solistischen Instrumenteneinsätze vor
allem der Bläser, in aller Vehemenz der Tutti-
stellen, im ganzen mitreißenden Elan des musi-
kalischen Ablaufs. Und wenn - mit dem Haydn
oft eigenen Element des musikalischen Witzes-
in den letzten Takten der B-Dur-Sinfonie ein
Cembalo ein paar Apreggien ins überraschte
Tutti einwirft, dann ist dies gewissermaßen das
Pünktchen auf dem i einer in jeder Weise opti-
mal gelungenen Aufnahme, mit der - neben der
einzigen Parallelaufnahme im Rahmen der Ge-
samteinspielung der Sinfonien mit Antal Dorati
in seiner geglätteten, verbindlicheren, Kontraste
weniger betonenden Darstellung - der deutsche
Katalog wieder eine in jeder Hinsicht hochbe-
deutende Einspielung anbietet.

Diether Steppuhn

Ernsthafte, aber nicht schwerblütige
Haydn-Alternative.

Hector Berlioz
52

HAYDN, Sinfonien Nr. 101 D-Dur. „Die Uhr"
und Nr. 102 B-Dur; Concertgebouw Orchestra
Amsterdam, Colin Davis;
Philips 9500 679 (1 S 30)

Klangbild: Ausgeglichene Aufnahme von klarer
Transparenz, guter Räumlichkeit und Dynamik.
Fertigung: Einwandfrei.
Vergleichseinspielungen:
Dorati (Dec. 6.35 244)
Nr. 101: Bernstein (CBS 76580)
Marriner (Phi 6768066).

Es scheint, als entstehe in Amsterdam - schön
langsam und ohne enzyklopädische Eile - ein
weiterer Zyklus zumindest der späten Haydn-
Sinfonien. Die Sinfonien Nr. 88 und 99,100'und
104 haben das Concertgebouw Orchestra und
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Colin Davis bereits vorgelegt; jetzt erschienen
die Sinfonien Nr. 101 und 102 (und parallel die
Nr. 86 und 98).
Und wenn es von all diesen Werken (am wenig-
sten noch von der B-Dur-Sinfonie Nr. 102) auch
reichlich Alternativen gibt, die Neuaufnahmen
können im Vergleich ehrbar bestehen.
Colin Davis und das Concertgebouw Orchestra
Amsterdam finden hier nämlich zu einem wohl-
temperierten Gleichgewicht von Spannung und
gelassener Partiturexegese. Das ist - bei der D-
Dur-Sinfonie - vielleicht etwas weniger ange-
strengt nervig als bei Neville Marriner und der
Academy of St.Martin-in-the-Fields, aber doch
auch eine Nuance klangvoller und reicher abge-
tönt als bei Dorati und der Philharmonia Hunga-
rica.
Sensationen lassen sich in dieser Haydn-Exegese
nicht entdecken, aber doch eine erstaunliche
Kompetenz und eine achtenswerte Sorgfalt im
Umgang mit der Partitur. Das fängt bei der Re-
spektierung der Wiederholungszeichen in den
Kopfsätzen an und hört bei sensiblem Nachvoll-
zug dynamischer Anweisungen noch nicht auf.
Davis verfällt auch nicht in Tempokontraste,
überreizt die Ecksätze nicht und belastet auch
die Menuette nicht durch zu starke Gewichtung
(eine Gefahr, der Dorati bisweilen erliegt). Da
sich das Concertgebouw Orchestra zudem hier in
guter Verfassung zeigt und von der Aufnahme-
technik auch respektabel präsentiert wird, darf
man kommenden Fortsetzungen dieses
Haydn-Zyklus erwartungsvoll entgegensehen.

Rainer Wagner

o Liszt-Pflege in Szeged.

von Szeged markiert bestenfalls solide Mittel-
klasse im Windschatten der Budapester Re-
nommier-Ensembles, die zudem international
auch nur zweite Geige spielen. So suggeriert
diese Edition allein durch die rigorose Selektion
des Aufführungsmaterials so etwas wie Karajan-
sche Kompression, die in rein spieltmotorischer
und klanglicher Hinsicht in keinem Takt unter-
mauert werden kann. Die Wiedergaben unter
Leitung von Tamäs Päl bleiben anständig, or-
dentlich timbriert, soweit die einzelnen Musiker
gelegentlich im Zuge ihrer zahlreichen Soli über
das nötige Standvermögen verfügen. Den gün-
stigsten Eindruck hinterläßt das Orchester in den
zügig ausgespielten Stretta-Wirkungen, wo die
Bereitschaft zu sehniger Gruppendynamik
werkerhitzend durchschlägt.
Im Einführungstext behauptet Martha Conrad,
daß „die Kompositionen aus zwei Teilen gegen-
sätzlichen Charakters" bestünden. Sie dürfte
niemals sämtliche Ungarische Rhapsodien ge-
hört haben und ihre Informationen aus vereinfa-
chender einschlägiger Literatur bezogen haben.
Wahr ist, daß die Ungarischen Rhapsodien von
Liszt vom Prinzip des langsam-schnell-Kontrasts
getragen werden. Doch lassen sich nur wenige
Einzelstücke auftreiben, in denen Liszt sich for-
mal auf eine unangetastete Zweiteiligkeit be-
schränkt. Die Rhapsodien Nr. 6, 9 und 12 (or-

. chestriert Nr. 3, 6 und 4) weisen ein wesentlich
aufgelockertes, gewissermaßen liberalisiertes
Formgerüst auf. Peter Cosse

Eine der bedeutendsten Mahler-
einspielungen in preiswerter
Kategorie greifbar.

LISZT, Ungarische Rhapsodien Nr. 2, 3,6 und 4
(Original: Nr. 2,6,9 und 12); Szeged Symphony
Orchestra, Tamäs Päl;
Hungaroton SLPX 12062 (IS30)

Klangbild: Voll, dicht und bei orchestraler Mas-
sierung etwas undurchsichtig, gelegentlich leicht
verfärbt, nicht übermäßig räumlich.
Fertigung: Vereinzelte Knack- und Knisterge-
räusche, leichtes Rauschen, Tonhöhenschwan-
kungen im Innenraum.

In den Unterhaltungsprogrammen der Radio-
sender geht es nicht ohne die Orchesterfassun-
gen der Ungarischen Rhapsodien von Franz
Liszt ab. Für breite Publikumsschichten stehen
diese Symphonisierungen von Liszt und Franz
Doppier für das Genre der „Rhapsodie"
schlechthin, die originalen Klaviertexte haben
nie einen vergleichbaren Bekanntheitsstatus er-
reicht. Die hier vorgelegten vier Ungarischen
Rhapsodien zählen zu jenen Stücken, die auch
von den Pianisten mit Vorliebe gewählt werden.
Die Modifizierungen des Ausgangstextes zum
Zwecke orchestraler „Handlichkeit" dürften
sowohl den Kenner der Originalpartituren, als
auch den Verfechter breitgefächerter Philhar-
monie interessieren.
Zur Hungaroton-Edition wäre zu bemerken: die
Herausgeber hätten sich entschließen sollen,
zumindest eine weitere Orchester-Adaption
aufzunehmen, da die vier im Vorspann genann-
ten Rhapsodien insgesamt nur ca. 42 Minuten
Spieldauer ergeben. Ich erwähne das nicht aus
rein materialistischen Gründen, sondern zu-
gleich im Hinblick auf den qualitativen Aspekt
dieser Platte. Denn das Symphonische Orchester
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Ruhe und Größe, Wucht und Statik, Charme
und Zartheit, ist ihm selbst kaum jemals wieder
in derartiger Konzentration gelungen. Beson-
ders möchte ich auf die Entfaltung des Kopfsat-
zes verweisen, dieses unendlich Behutsame des
Beginns, der dann mit einem kaum in Worte faß-
baren Gespür ins Große emporgehoben wird,
und auf die Darlegung des dritten Satzes. Was
Mahler aus dem Callotschen Kupferstich da
entwickelt hat an poetischer Ironie und Tragik,
ist oftmals bis ins Groteske hinein verzerrt wor-
den (Bernstein hat das, wundervoll geistreich in
der Verdrehung zur Zirkusmusik, getan, aber
wohl auch auf allerhöchstem Niveau verfehlt für
mein Empfinden). Bei Haitink ersteht alles auf
der unanfechtbaren Basis eines noblen Ge-
schmacks, der durch warmherzige Dezenz des zu
Sagenden in die Lage versetzt ist, es auch wirk-
lich spürbar auszusprechen: da kommt keine der
feinen Ironien des Komponisten zu kurz, aber sie
werden nicht plakativ aufgetragen. Mit dieser
Einspielung, so meine ich, hat Haitink ein
ebenso bedeutsames Aufführungsdokument er-
stellt, wie es vor Dezennien Mengelberg mit der
Fünften gelang, deren Adagietto zum Anrüh-
rendsten einer ganzen Schallplatten-Ära gehört.

Knut Franke

MAHLER, Sinfonie Nr. 1 D-Dur („Der Ti-
tan"); Concertgebouw-Orchester Amsterdam,
Bernard Haitink;
Philips 6527 062 (1 S 30)

Klangbild: Ausgewogen, transparent, warm tim-
briert, daher weitgehend originalgetreu, große
Dynamik, breite und homogene räumliche Per-
spektive.
Fertigung: Einwandfrei.
Vergleichseinspielungen:
Bernstein (CBS)
Levine (RCA)
Mehta (Decca)
Walter (CBS)
Tennstedt (EMI)
Solti (Decca)

Diese Veröffentlichung bringt eine der hervor-
ragendsten Mahlerdeutungen in der preiswerten
„Sequenza"-Kategorie auf den Markt, und es
steht nur zu hoffen, daß auf diese Weise mög-
lichst viele Musikfreunde zum Zugriff verlockt
werden. Denn die Faszinationskraft dieser Er-
sten liegt nicht nur an der kompositorischen Ver-
stehbarkeit, die die Sinfonie zu einem idealen
Einstieg in Mahlers Musik werden läßt, sondern
besonders in der mustergültigen exegetischen
Durchformung von Bernard Haitink. Mir ist —
und das sage ich durchaus im Bewußtsein, daß
gerade bei Mahler Geschmacksfragen eine
schwierige Rolle spielen - keine hinsichtlich der
organischen Entwicklung des musikalischen Ge-
schehens vergleichbare „Titan"'-Aufnahme be-
kannt, ja, eigentlich auch nicht denkbar. Was
Haitink hier an interpretatorischem Ebenmaß
einbringt, an affektfreier „Effektivität", an

o Mahler musikantisch - und ein
bißchen harmlos.

MAHLER, Sinfonien Nr. 6a-Moll und Nr. 10
Fis-Dur (Adagio); Tschechische Philharmonie,
Vaclav Neumann;
Supraphon 300 632-420 (2 Q 30)

Klangbild: Ausgewogene Aufnahme, einiger-
maßen originalgetreue Klangfarbenwiedergabe,
angemessene Präsenz.
Fertigung: Knackgeräusche auf Seite 3, sonst
einwandfrei.
Vergleichseinspielungen:
Szell (CBS 77 272)
Levine (RCA RL 03213 EK bzw. RCA RL
02905)
6. Sinfonie: Kondrashin (Ar 300 036-440);
Solti (Dec 6.35 230 JY)

Das zusammenfassende Urteil „musikantisch"
sei gewagt, auch wenn es möglicherweise Miß-
verständnisse provoziert. Gemeint ist damit
nicht, daß die Tschechische Philharmonie etwa
den in Böhmen geborenen Gustav Mahler nun
ins Musikidiom von Böhmens Hain und Flur
heimholt, sondern eine Tendenz zum Unspekta-
kulären. Vaclav Neumann versucht offenkundig,
diese Werke in die sinfonische Tradition einzu-
binden: er betont die Quellen Mahlers mehr als
dessen Zielvorstellungen. Das Ergebnis ist eine
sehr „selbstverständlich" wirkende, gediegene
Interpretation, der aber nicht nur die utopische
Dimension fehlt, sondern auch die Binnenspan-
nung, die Dramatik. Die sechste Sinfonie etwa
wirkt bei Levine wesentlich direkter, bei Solti
aufpeitschender. Hervorgerufen wird dieser
Eindruck des Ungefähren durch Neumanns
Tendenz, die Klüfte zuzuspielen, die Gegensätze
abzuschleifen. Kaum ein Dynamik-Kontrast
wird in der Deutlichkeit vorgeführt, die Mahler
in der Partitur aufgezeichnet hat - man musiziert
hier eben moderat, doch der rechte Biß will sich
nicht einstellen. So wirkt die a-Moll-Sinfonie
eher pastoral als tragisch. Unterstützt wird das
von so kleinen, aber wichtigen Details wie der

Wahl des Hammers, der hier eher silbrig als be-
deutungsdumpf dreinschlägt. Auch das Adagio
aus der Zehnten Sinfonie (das wäre auch die
exaktere Beschreibung dieses Torso-Teils) wird
von der Tschechischen Philharmonie mit gelas-
sener Größe ausgesungen, ohne dabei die Inten-
sität etwa von George Szells Interpretation zu er-
reichen. Rainer Wagner

o Heiterer Himmel über Schottland.

MENDELSSOHN, Sinfonie Nr. 3 a-MolI
(Schottische) op. 56, „Athalie" op. 74, Overtii-
re, Kriegsmarsch der Priester; Wiener Philhar-
moniker, Christoph von Dohnänyi;
Decca 6.42806 AS (1 S 30)

Klangbild: Mehr ausgeglichen als plastisch.
Fertigung: Sauber.
Vergleichseinspielungen:
Abbado (Decca 6.41438)
Bernstein (CBS 61982)
Karajan (DG 2530 126)
Muti (EMI 063-02731)

„Es ist da alles zerbrochen, morsch und der hei-
tere Himmel scheint hinein", schildert der zwan-
zigjährige Mendelssohn in einem Reisebericht
die Kapelle, in der Maria Stuart zur Königin von
Schottland gekrönt wurde. „Ich glaube", fährt er
fort, „ich habe den Anfang meiner Schottischen
Sinfonie gefunden".
Wir sind es gewohnt, in dieser Sinfonie den dü-
steren, eben dem „Zerbrochenen, Morschen"
huldigenden Gegenaffekt zum lichten Charakter
der „Italienischen Sinfonie" zu erleben. Dump-
fer Dionysos gegen Apoll. Christoph von Doh-
nänyi nun hält es mehr mit dem zweiten Teil des
Mendelssohn-Zitats, mit dem „Heiteren Him-
mel". Sein a-Moll wirkt fast wie ein verkapptes
A-Dur; Dohnanyi hellt die Sinfonie klassizi-
stisch auf, macht sie zum Nachbarwerk der „Ita-
lienischen", das Antipodische tritt zurück.
Ein solches Interpretationskonzept hat für sich,
daß es die „Schottische Sinfonie" von emotiona-
ler Betrachtung freihält und damit auch von je-
ner gefühligen Uberfrachtung, der sie so oft aus-
gesetzt ist. Dohnanyi konzentriert sich auf die
schiere Musik; das ist bei Mendelssohn, zumal
wenn die Wiener Philharmoniker im Spiel sind,
ergiebig genug. Die dynamischen Grade, etwa
Pianissimo und Piano, sind genau gegeneinander
abgestuft, die kantable Melodik verselbständigt
sich nicht, dem Adagio, gut im 2/4-Fluß gehal-
ten, fehlt jede Larmoyanz. Und wo Mendelssohn
sich etwas kontrapunktisch gibt, arbeitet Doh-
nanyi das angemessen heraus, läßt diesen Partien
aber zugleich instinktsicher eine Beiläufigkeit,
die Mendelssohns nicht seltenen Hang zum Alt-
meisterlichen vor didaktischer Direktheit be-
wahrt.

Andererseits klingen fff-Akzente etwas matt,
wirkt das „Vivace" des zweiten Satzes nicht im-
mer lebendig genug oder das „Allegro maestoso
assai" zu wenig „maestoso", zu wenig hymnisch.
Insgesamt: eine noble, angenehm unprätentiöse,
stilisitisch sehr geschlossene Interpretation.
Als Beigabe bietet die Platte freundlich ernst-
hafte Musik zur Racine-Tragödie „Athalie" mit
einem „Kriegsmarsch der Priester", der einmal
mehr es fragwürdig erscheinen läßt, wenn Geist-
liche sich im politischen Gewerbe betätigen.

Joachim Matzner

Kyrill Kondrashin gelang bei der Einspielung der ,,Scheherazade"
eine für dieses Werk erstaunlich eigengeprägte Interpretation

o Aus Salzburg ein Mozart in
Hemdsärmeln.

MOZART. Sinfonia concertante für Violine und
Viola in Es-Dur, KV 364, Concertone in C-Dur,
KV 190; Edith Volckaert, Rainer Küchl und
Erich Binder (Violine), Atar Arad (Viola), Ot-
fried Ruprecht (Oboe), Cornelius Herrmann
(Violoncello); Mozarteum-Orchester Salzburg,
Leopold Hager;
Telefunken 6.42526 AW (1 S 30)

Klangbild: Dumpf, zu sehr mittenbetonte Fre-
quenzen, wenig präsent, verwischte Konturen,
Soloinstrumente gut plaziert.
Fertigung: Ordentlich.
Vergleichseinspielung: Oistrach, Berliner Phil-
harmoniker (EMI IC 065-02326)

In derselben Koppelung gibt es eine Aufnahme
dieser beiden Mozartwerke mit den Oistrachs
und den Berliner Philharmonikern, die ich für
das Optimum dessen halte, was sich an Nervig-
keit und Gestaltungskraft, an überlegter Deu-
tung und feinziselierter Konturenschärfe, an In-
nigkeit und Freude mit diesen Stücken ausdrük-
ken läßt - und das gilt für alle Beteiligten. Gegen
diese Interpretation kommt diese Neuaufnahme
aus Salzburg nicht an. Das Mozarteum-Orche-
ster unter Leopold Hagers Leitung ist weit ent-
fernt von der beherrscht-nuancierten Ausarbei-
tung des Orchesterparts in all seinen Schattie-
rungen, Steigerungen und Verhaltenheiten
durch die Berliner Philharmoniker. Hager musi-
ziert so recht drauflos, vermeidet zwar so Zop-
figkeit und zelebriert auch seinen Mozart nicht,
doch achtet er auch wenig auf Feinheiten — und
das Klangbild ist ohnehin so dumpf und kontu-
renarm, daß man auch nichts davon erkennen
könnte, wenn es wirklich ein wenig anders

wäre... Während von den Solisten in der Con-
certante KV 364 der Bratschist Atar Arad seinen
Part energisch und überlegen gestaltet, wirkt
seine Geigenpartnerin recht brav und im Ton
etwas dünn. Im Concertone dagegen ist das So-
loquartett (zwei Violinen, Oboe und Cello) aus-
gewogener.
Diese Aufnahmen ließen mich kalt - und ich griff
schnell wieder nach den Oistrachs . . .

Diether Steppuhn

o Mit kräftigen Farben ausgemaltes
musikalisches Märchen.

RIMSKY-KORSAKOV, Scheherazade; Her-
man Krebbers (Violine), Concertgebouw Or-
chestra, Kyrill Kondraschin;
Philips 9500681 (IS30)

Klangbild: Ausgewogene Aufnahme von guter
Dynamik und Präsenz, klarer Staffelung und an-
gemessener Räumlichkeit.
Fertigung: Einwandfrei.
Vergleichseinspielungen:
Ormandy (RCA RL 10028 AW)
Ozawa (DG 2530972)
Haitink (Ph 65006500410)
Swetlanow (EMI IC063-03477)
Rostropowitsch (EMI 1C065-02527)

Ein bißchen kann man schon darüber spekulie-
ren, was denn die Dirigenten so sehr an Rims-
ky-Koraskovs unverwüstlicher „sinfonischer
Suite für Orchester nach „1001 Nacht" reizt,
denn im Zweifelsfall kann sich bei „Scheheraza-
de" das Orchester deutlicher profilieren als sein
Chef. Kyrill Kondraschin allerdings gelingt das
Kunststück, eine eigengeprägte Interpretation
vorzulegen, die dem effektvollen Stück dennoch
nie Gewalt antut und es auch nicht an die Äußer-
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lichkeit verrät. Kondrashin betont das rhetori-
sche Moment dieser Musik, überstrapaziert da-
bei den formalen Rahmen dieser Bilderfolge
nicht und gestaltet die einzelnen „Geschichten"
ebenso farbenreich wie spannungsvoll. Herman
Krebbers steuert Violin-Soli von gezügelter
Süße bei und das Concertgebouw Orchestra
präsentiert sich wieder einmal von seiner besse-
ren Seite - insgesamt also trotz großer Konkur-
renz keine überflüssige Neuaufnahme.

Rainer Wagner

eine pointierte Paraphrase des damals 22jähri-
gen Schostakowitsch über den Evergreen ,.Tea
for Two" - das haben Swetlanow und seine Mu-
siker des Staatlichen Akademischen Sinfonieor-
chesters der UdSSR bei ihrer Deutschland-
Tournee vor anderthalb Jahren den verblüfften
Zuhörern als Zugabe serviert: live wirkte es noch
umwerfender als in der dezenteren Schallplat-
tenversion, aber ein Gag ist es trotzdem.

Rainer Wagner

Schostakowitsch zwischen Pathos
und Pointiertheit.

SCHOSTAKOWITSCH, Sinfonie Nr. 9 Es-Dur
op. 70, Festliche Ouvertüre op. 96; Romanze aus
der Filmmusik „Die Hornisse" op. 97 a, Tahiti-
Trott op. 16; Heinrich Friedheim (in Romanze),
Staatliches Akademisches Sinfonieorchester der
UdSSR, Jewgenij Swetlanow;
Ar 200539-366 (IS30)

Klangbild: Ausgewogene, präsente und transpa-
rente Aufnahme mit weitgehend originalge-
treuer Klangfarbenwiedergabe.
Fertigung: Leichtes Knacken und Knistern.
Vergleichseinspielungen:
Sinfonie: Kondrashin (Ar 85 314 KK),
Bernstein (CBS 73050);
Festliche Ouvertüre: Ancerl (BM 1621);
Die Hornisse: Khatchaturian
(AR 28665 XHK).

Von der „Schostakowitsch-Edition" der Melo-
dia/Eurodisc ist offenbar nicht mehr die Rede,
seit deren Dirigent Kyrill Kondrashin in den
Westen gegangen ist. So bekommt nun Jewgenij
Swetlanow, von dem ja bereits länger verschie-
dene Schostakowitsch-Interpretationen vorlie-
gen (auch in der Sinfonien-Gesamtaufnahme),
die Chance, weitere Beispiele aus dem Werk des
wohl bedeutendsten sowjetischen Komponisten
dieses Jahrhunderts einzuspielen. Auf der jetzt
vorgelegten LP vereinen sich-wenn man einmal
die Programm-Musik „Romanze" überhört -
Beispiele für Schostakowitschs heikle Gratwan-
derung zwischen Pathos und Parodie, zwischen
Resignation und Pointiertheit und dabei zeigt
sich dann auch das Profil des Interpreten.
Denn während Swetlanow die „Festliche Ouver-
türe" mit ihrer eigentümlichen Mischung aus
formaler Rückbesinnung auf Traditionen und
einer frechen Selbstentfaltung noch mit Verve
angeht (und dabei den Nagel besser auf den
überspitzten Kopf trifft als etwa Karel Ancerl),
bleibt seine Ausdeutung der Neunten Sinfonie
merkwürdig blaß und brav.
Da wird gewiß solide musiziert und auch das
Klangbild ist hörbar auf aktuellem Stand, aber
der Pfiffigkeit dieser Partitur wird Swetlanow
doch nur begrenzt gerecht. Schostakowitsch hat
ja da — im Gegensatz zu den „Neunten Sinfoni-
en" etwa von Beethoven, Bruckner oder Brahms
- keine Bekenntnismusik geschrieben, sondern
sich nach ausreichender vaterländischer Tonset-
zerarbeit eher von Aussagepflichten erholt.
Bernstein geht diese agile, verspielte und bewe-
gungsfreudige Sinfonie wesentlich gelöster an
und Kondrashins interpretatorisch durchaus
nicht überholte Einspielung trifft die Ansätze zur
Unbekümmertheit genauer und läßt auch das
Finale mit losgelassener Turbulenz davontoben.
Eine Katalogergänzung ist der „Tahiti-Trott",
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phonie von Sibelius kann große Genauigkeit
festgestellt werden. Vergleicht man mit Davis,
dann wirkt Berglund bedächtiger, weniger inten-
siv, weniger extravertiert. Wohl schon deshalb
entfaltet das Orchester weniger Glanz, weniger
Eleganz, weniger Verve. Klaus Blum

Wiederveröffentlichungen
ORCHESTERWERKE

Neuheit im Bielefelder-Katalog:
Sallinens ..Mauermusik".

SIBELIUS/AULIS SALLINEN, Symphonie
Nr. 4, a-Moll, op. 63/Mauermusik; Finnisches
Rundfunk Sinfonieorchester Helsinki; Paayo
Berglund;
Finlandia Records FA 312 (1S30)

Klangbild: Werkgerecht, kammermusikalisch
durchhörbar.
Fertigung: Einwandfrei.

1968 - so der Hüllentext - wurden Sallinens
„Mauermusik" und die Vierte Symphonie von

. Sibelius in Helsinki unter Paavo Berglund einge-
spielt. Spätestens im Februar 1973 war die Pro-
duktion als Decca SXL 6431 auf dem englischen
Markt. Die Finlandia Records legen eben diese
jetzt als FA 312 auf dem deutschen Markt vor,
was in bezug auf den Sibelius unnötig ist, denkt
man etwa an Colin Davis' Einspielung, aber als
informativ hinsichtlich des Sallinen gewertet
werden kann. Leider ist die Platte mit dem Ur-
preß-Vermerk P-1980 versehen: Eine glatte
Irreführung der hiesigen Kunden. Dieser häufi-
ger zu beobachtenden Praxis sei hiermit einmal
entschieden entgegengetreten!
Das Beiblatt zitiert den Komponisten Sallinen
(geb. 1935) zu seinem Werk: „Mauermusik, zum
Andenken an einen jungen Deutschen 1962 in
Köln geschrieben, ist eine Elegie für Orchester
über den sinnlosen Zustand, der im Herzen Eu-
ropas amtlich die Ermordung von Menschen zu-
läßt. Es ist eine Elegie über die Hilferufe eines
zum Tode verurteilten jungen Mannes, die von
der Berliner Mauer ungehört vor den Ohren ei-
ner Welt verhallen, die sich zivilisiert nennt.
Obwohl es sich um eine Komposition in einem
Satz handelt, läßt sich als Zentrum eine von ruhi-
geren Teilen umgebene Passacaglia unterschei-
den. Vierklänge von Streichern und Holzbläsern
bringen die Thematik voran; die Notation gibt
häufig nur ungefähre Zeitwerte, so daß die Auf-
führung vom Improvisationstalent der Ausfüh-
renden abhängt."
Sallinens Bemerkungen bieten eine wichtige
Hör- und Verstehenshilfe für seine Elegie, dem
heutigen Sprachverständnis nach eine Dichtung
subjektiver Klage. Auch nach altgriechischem
Verständnis - mit Begleitung einer Flöte vorge-
tragen - findet man Zugang, tritt doch jene
mehrfach hervor. Den Bau des Zentralteiles als
Passacaglia vermag ich hörend nicht auszuma-
chen. Da kann aber wohl die Partitur weiterhel-
fen. Durch die Dreiklangsbrechungen der Bläser
wirkt das Ganze im wesentlichen tonal gebun-
den. Beide Werke sind sehr klar und durchhör-
bar aufgenommen worden, so daß die überwie-
gend kammermusikalischen Merkmale beider
Kompositionen vorteilhaft zur Geltung kom-
men. Über die Umsetzung der Partitur Sallinens
läßt sich ohne diese nichts sagen. Für die Sym-

o Höchst eigenwillige Mendelssohn-In-
terpretation von Bernstein.

MENDELSSOHN, Symphonie Nr. 3, a-Moll op.
56 „Schottische", Hebriden-Ouvertüre op. 26;
New Yorker Philharmoniker, Leonard Bern-
stein;
CBS 61982 (IS30)

Klangbild: Eigenwillig.
Fertigung: Leichte Knacker S. 2.

Diese wiederaufgelegte Einspielung erschien
zuerst 11/1968 im Bielefelder Katalog (CBS
72 572). Es handelt sich um die Mendelssohn-In-
terpretation eines zeitgenössischen Komponi-
sten von Format, also von einem Dirigenten, der
zu jenem winzigsten Personenkreis unserer Zeit
gehört, dem man Eigeninterpretation - im Ge-
gensatz zur Werktreue - genauso uneinge-
schränkt zugesteht wie etwa Reger, wenn er Va-
riationen über ein Thema von Mozart schreibt.
Zunächst einmal variiert Bernstein eine Reihe
von Proportionen im Werk: Im Kopfsatz läßt er
die erste Exposition aus und steigt sofort in die
zweite ein; der zweite Satz wird zur Presto-Va-
riation eines „Vivace non troppo", wodurch ein
zweiter Abschnitt der Symphonie nicht unerheb-
lich verkürzt wird; die Dynamik bei Mendels-
sohn - ppp (I V/T. 370) bis fff/I/T. 467) - erfährt
ebenso eine strukturverändernde Variante (mp
bis fff) wie dessen Vorstellungen 'des Tempo-
Flusses: Natürlich will und braucht Mendelssohn
atmende Agogik; diese wird durch Bernstein zu
beträchtlichen Beschleunigungen und Verlang-
samungen geweitet, so daß die Anfänge neuer
Formteile auch durch neue Tempi herausgestellt
werden. Auch die Hervorkehrung von Außen-
stimmen mit der damit verknüpften Vernachläs-
sigung der bei Mendelssohn so häufig charakteri-
stischen kleinen Mittelstimmen liefert eine be-
merkenswerte Interpretationsvariante.
Daß mehrere Holzbläser-Unisoni (z.B. I/T.
501 ff), eine uneinheitlich gestimmte Pauke
(z.B. HI/T. 143 f), ganze Orchesterteile nichtzu-
sammengehen (z:B. im Übergang zur Reprise
des III. Satzes), befremdlich verfremdet wirken,
mag zu Lasten des Leiters der Aufführung ge-
hen, während die sehr scharfe Anhebung der
Violinen und die gelegentliche Dämpfung der
Baßregister eher von einer engagierten Mitar-
beit der Tontechnik künden.
Müßte eine Jury diese Produktion „blind" beur-
teilen, würde sie sich wahrscheinlich konster-
niert fragen: Wieso wird so etwas - bei allem
Schwung und aller Emphase! - eigentlich einge-
reicht? Hörte sie dann die Namen beider Inter-
preten, wäre ihr natürlich sofort alles klar. Mir
auch. Klaus Blum

o Karajan- Wiederverwertung.

SCHUBERT/MENDELSSOHN, Sinfonie Nr. 8
h-Moll „Unvollendete'VSinfonie Nr. 4 A-Dur
op. 90 „Italienische"; Berliner Philharmoniker,
Herbert von Karajan;
DG 2531291 (IS30)

Klangbild: Ausgewogen, aber insbesondere bei
Schubert nur begrenzt präsent und räumlich.
Fertigung: Einwandfrei.
Vergleichseinspielungen:
Schubert:
Karajan (EMI 065-02643Q);
Kleiber (DG 2531124);
Giulini (DG 2531047);
Mendelssohn: Bernstein (DG 2531097).

Was die Deutsche Grammophon Gesellschaft
hier munter auf dem Hochpreis-Label verkauft,
ist schlicht Karajan-Wiederverwertung. Die
„Unvollendete" ist fünfzehn Jahre, die „Italieni-
sche" auch schon sieben Jahre alt (und insbeson-
dere der Schubert-Sinfonie hört man das auch
an). Da ist man denn, wenn es schon Karajan
sein soll, in Sachen Schubert mit der klanglich
prägnanteren, zehn Jahre jüngeren EMI-Auf-
nahme zumindest relativ besser bedient (ohne
daß das Klangbild dort ganz glücklich machen
könnte) — zumal sich in der Intention Karajans
nicht viel geändert hat; nur das Seitenthema des
ersten Satzes ging er anno 65 noch zögernder,
noch abbremsender an. Das Andante con moto
klang auch damals schon schwerblütig. Wer al-
lerdings über die „L'nvollendete" mehr erfahren
und erhören will, sollte - bei aller Gegensätz-
lichkeit - zu zwei aktuellen DG-Aufnahmen
greifen: zu Giulini oder Carlos Kleiber.
Auch bei der „Italienischen" gibt es überzeu-
gendere neue Interpretationen (von Bernsteins
etwas brachialer Version über Previns differen-
ziert lebendiger Aufnahme bis zu Colin Davis),
die den AusgTabungsakt im DG-Archiv doch
unwichtig erscheinen lassen, zumal die Berliner
Philharmoniker hier nie ganz das von ihnen ge-
wohnte Optimum an virtuoser Eleganz erreichen
und zudem Karajan den dritten Satz doch arg
überdehnt. Rainer Wagner

o „Himmlische Längen" sportlich
verkürzt.

SCHUBERT, Sinfonie Nr. 9 C-Dur D. 944;
Berliner Philharmoniker, Herbert von Karaian;
EMI 1 C 065-03 289 (1 Q 30)
Wangbild: Ausgeglichene Aufnahme von guter
•Jynamik und angemessener Präsenz, aber nicht
ohrenfällig klarer Staffelung.
Fertigung: Einwandfrei.
Vergleichseinspielungen:
Mehta (Decca SXL 6729)
Szell (CBS 61603)
rurtwängler (Hei. 88 006)
Toscanini (RCA AT 102)
glHllüÜP0 2530 882)

S ii^kT VOn K a r a i a n s Gesamteinspielung der
chubert-Sinfonien ging angesichts der Fülle von

jchallplattenveröffentlichungen zum Schubert-
anr 1978 etwas unter- die jetzt als Auskoppe-

'ung vorgelegte Neunte (alis Siebte) macht ge-

rade im Vergleich zu zwei aktuellen Alternativen
die Qualitäten und die Grenzen von Karajans
Schubert-Deutung recht deutlich.
Karajan geht die große C-Dur-Sinfonie offen-
kundig mit der Absicht an, auch in den Lang-
streckenabschnitten dieses Werks nie die Über-
sicht und die Dispositionsfähigkeit zu verlieren.
Seine Tendenz, die vielberufenen „himmlischen
Längen" sportlich zu verkürzen wirkt sich nicht
nur auf den (für Karajan leider halt üblichen)
lockeren Umgang mit Wiederholungszeichen
aus (die Exposition wird nicht wiederholt), son-
dern auch auf die hörbare Absicht, sich im ro-
mantischen Gefühl nie zu verlieren. Das hat
dann zwar nie die Nachdrücklichkeit von Giuli-
nis (gewiß streitenswerter und umstrittener)
Einspielung mit dem Chicago Symphony Orche-
stra, stellt aber beispielsweise die von Zubin
Mehta zusammen mit dem Israel Philharmonie
Orchestra vorgelegte, zu sehr im Dezenten ver-
harrende Interpretation doch durch Nachdrück-
lichkeit und Eleganz in den Klangschatten.
Das Quadro-Klangbild ist bei stereophonem
Hören kaum mehr als durchschnittlich gut.

Rainer Wagner

Neuveröffentlichungen
KONZERTE

o Repertoirereprisen von feiner
pianistischer Art.

J.S. BACH,
Italienisches Konzert F-Dur, Französische Suite
Nr. 5 G-Dur, Französische Ouvertüre h-Moll;
Andras Schiri (Klavier);
Decca 6.42637 AH (IS30)

Klangbild: Ausgewogen, präsent, klarer Kla-
vierklang, räumlich natürlich.
Fertigung: Geringes Bandrauschen, sonst ein-
wandfrei.
Vergleichseinspielungen:
Glenn Gould (CBS 61 844)
Friedrich Gulda (Metronom 149 033),
Alicia de Larrocha (Decca 6.41 473 AW),
George Malcolm (Decca 6.41 528),
Helmut Walcha (EMI 1 C 187-301 75/76).

Wer sich als Interpret im Falle dieser drei Werke
Bachs der vielfachen Konkurrenz aussetzt, hat
keinen leichten Stand. Sofern hier nicht phäno-
menal überragende musikalische, spieltechni-
sche oder wiedergabetechnische Qualitäten
deutlich würden, könnte man geneigt sein, eine
solche Platte für überflüssig zu halten. Ein solch
pauschales Urteil wäre ein ungerechtfertigter
Nachteil denjenigen Nachwuchsmusikern ge-
genüber, die nur das Pech haben, keine „Markt-
lücke" (Repertoirelücke) ausfüllen zu können.
Bleibt also doch nur der Vergleich mit dem vor-
handenen Repertoire, der ja im Konzertsaal ge-
nauso gültig ist. Was nun die hier gespielten
Werke Bachs betrifft, reduziert sich der Auf-
nahmenbestand durch die Trennung, die von
Cembalisten und Pianisten vollzogen wurde. Der
junge Ungar Andras Schiff gehört also zur letzt-

genannten Gruppe, wobei wiederum zwischen
Stilisten und „Effektpianisten" zu unterscheiden
wäre. Andras Schiff dürfte seinen Platz unter den
„Werkanwälten" finden, obwohl er die typisch
pianistische Geste nicht verschmäht. Nur selten
(etwa im Finalsatz des Italienischen Konzerts, in
der Courante und Bourree der Französischen
Suite und in der Bourree I der Französischen
Ouvertüre) bricht Schiff aus, um die pianisti-
schen Möglichkeiten des Tempos und der An-
schlagsnuancierung zu demonstrieren (und aus-
zukosten). In der interpretatorischen Grundhal-
tung neigt er jedoch zur Praxis der unpatheti-
schen Cembalisten, ist also entfernt vom „rheto-
rischen" Pathos (Rubato) heutiger „historistisch
orientierter" Cembalisten. Wie sehr Schiff sich
sogar von der Terrassendynamik des Cembalos
leiten läßt, zeigt sich in der aparten, wenn auch
vom Notentext abweichenden Oktavierung von
Wiederholungen (etwa in Bourree und Gigue
der Französischen Ouvertüre). Dennoch: Alle
drei Werke werden eher sachlich streng als mani-
riert und aufgeputzt dargeboten. Die Dynamik
des Klanges hält sich in Grenzen. Allerdings ge-
stattet sich Andras Schiff (maßvolle) pianistische
Eigenheiten, wenn er Tempi anzieht und damit
(leichte) Akzentverschiebungen hervorruft.
Diese stets vertretbare „persönliche" Note si-
chert der Platte einen markanten Platz unter
dem derzeitigen Plattenangebot. Nachdem der
junge ungarische Pianist bislang zur bevorzugten
Interpretation von Werken landsmännischer
Komponisten verpflichtet gewesen war (wo-
durch er schließlich auch bekannt geworden ist),
kann man dem Zuwachs dieser Platte nur zu-
stimmen - sofern das typisch Pianistische und die
feinfühlige Klangkultur mindestens ebenso in-
teressieren wie Zeugnisse „unbestechlicher"
(vielleicht sogar langweiligerer?) Werktreue.
Gegenüber der einwandfreien Fertigung der
Platte, bei der jedoch leider auf Kennrillen bei
den beiden Suiten verzichtet wurde, ist die Plat-
tentasche doch etwas mager ausgefallen. Die
Sätze der Suiten werden gar nicht mitgeteilt, der
1. Satz des Italienischen Konzertes dagegen ist
mit einer Tempobezeichnung versehen (sie fehlt
bei Bach!). Anstelle von Repertoire-Werbung
der Firma wären Anmerkungen zur Klaviermu-
sik Bachs sicher nützlicher gewesen - zumindest
für den Plattenkäufer. Gerhard Wienke

Karajan zelebriert Beethovens
Violin-Konzert; Anne-Sophie
Mutter in großartiger Form.
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Klangbild: Ausgewogen.
Fertigung: Einige Knacker beim Rezensionsex-
emplar (zweiter Satz), sonst einwandfrei.

Ingo Hardens vorbeugenden Hüllentext-Über-
legungen in bezug auf (zu) junge Interpreten
seien noch einige ergänzende oder erweiternde
angefügt. Sollte man anstelle von „Wunderkin-
dern" nicht eher von „Wunder-Erwachsenen"
sprechen? Wie vielen angehenden jugendlichen
Hochbegabungen ist es denn wirklich gegönnt,
ihre angeborenen und in der frühkindlichen Prä-
gungsphase erworbenen musikalischen Veranla-
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