
Berichte aus dem Musikleben

Nur ein 1. Preis beim ARD-Musikwettbewerb in München

Von Peter Cosse

Zwei Kontinuitäten sind für den
Musikwettbewerb der deutschen
Rundfunkanstalten charakteri-
stisch. Zum einen die Beharrlich-
keit 25facher Durchführung, zum
anderen die des nun schon
sprichwörtlichen Jurorengeizes.
Das heißt: In den vergangenen
Jahren ist man in München
äußerst sparsam mit den Ersten
Preisen umgegangen, nicht zu-
letzt, weil eine inflationär-nachläs-
sige Handhabe des Preiszu-
spruchs den Wert des Wettbe-
werbs heruntergespielt hätte.
Aber ein Blick in die Teilnehmer-
und Preisträgerlisten macht
deutlich, daß München etwa in
den Standardfächern Violine und
Klavier nicht immer erstrangig
beschickt worden ist, daß etwa
die Sowjetunion im Fach Klavier
nie konsequent losgeschlagen
hat.

Gespräche mit Jürgen Meyer-Jo-
sten, dem Leiter des Wettbe-
werbs und Gastjuroren bei vie-
len renommierten Konkurrenzen
wie in Warschau oder Montreal,
bestätigen die pauschale Vermu-
tung, daß die großen künstleri-
schen Persönlichkeiten rar gesät
sind, daß zwar ein gutfundierter,
technisch zuverlässiger Mit-
telbau herangewachsen ist, aber
eben die überragenden instru-
mental-geistig wirksamen Kapazi-
täten Einzelfall bleiben. Der
Münchner Wettbewerb vom 7.
bis 24. September lehrte dies
eindrucksvoll und beunruhigend
zugleich.

Die Konkurrenz war für die Diszi-
plinen Gesang, Oboe, Viola, Kla-
viertrio und erstmals Gitarre
ausgeschrieben, die Beteiligung
mit Ausnahme im Fach Klavier-
trio sehr stark. Nur vier Klavier-
trios hatten sich gemeldet, von
denen das rumänische „Dinu-Li-
patti-Trio" zudem nicht antreten
konnte. Aus Deutschland, dem
Mutterland der Kammermusik
(wie man hört), hatte sich - und
das bedauerten die Verantwortli-
chen besonders - kein Trio
angesagt. Die beiden Schlußkon-
zerte im Herkulessaal, ein
Kammerkonzert und ein Orche-
sterkonzert mit dem Symphonie-
Orchester des Bayerischen
Rundfunks unter Leitung von
Rafael Kubelik, wurden diesmal
vollständig vom Fernsehen aufge-
zeichnet, was neben der Gegen-
wart von geladenen Konzertagen-
ten und Veranstaltern ein be-
trächtlicher Publizitätszuwachs
für die Künstler ist, da die TV-
Konserven von Anstalten der
ganzen Welt übernommen wer-
den. Herausragende Erschei-
nung der Konkurrenz war fraglos
der sowjetische Bratscher Jurij
Baschmet, der Bela Bartöks
Violakonzert so reif wie intensiv,
so lebendig wie kalkuliert spielte
und eine virtuos-tonreine Dimen-
sion ins Bratschenspiel ein-
brachte, wie sie eigentlich nur
bei höchstqualifizierten Geigern
zutage tritt. Ihm folgten - und
damit war das Bratschenfach
das qualitativ dichteste Feld -
der Deutsche Wolfram Christ
und der Österreicher Thomas
Riebl auf den Rängen zwei und

1. Preisträger Viola: Jurij Baschmet, UdSSR

drei. Christ war zunächst vom
Pech eines Saitenrisses betrof-
fen, demonstrierte aber dann mit
Johann Christian Bachs c-moll-
Konzert solide, sehr vom Gefühl
gesteuerte Violaschule, während
Thomas Riebl Schuberts „Arpeg-
gione-Sonate" in ruhiger, biswei-
len aber spannungsloser Linien-
führung entwickelte.

Im Fach Oboe verliehen die
Juroren nur einen Dritten Preis
an den musikalisch wie tech-
nisch keineswegs ausgereift
wirkenden Schweizer Thomas
Indermühle, der Mozarts C-dur-
Konzert KV 314 recht brüchig in
der Folgerichtigkeit des musikali-
schen Atems vortrug. Bei den
Sängern blieben die Herren Phi-
lip Bernard Frohnmayer (USA)
und Ivan Konsulov (Bulgarien)
mit ihren Verdi-Darstellungen -
Arien aus „Falstaff" (Ford) und
„Don Carlos" (Posa) - beschei-
den aufregend. Sie teilten sich
den zweiten Rang, was in Anbe-
tracht des technischen wie
ausdrucksmäßigen Niveaus den
guten Willen der Jury unter-
strich, weniger aber einen heut-
zutage renommierfähigen Stand
der Gesangsausbildung. Eben-
falls geteilt wurde der Dritte Preis
bei den Damen, wo die beiden
Amerikanerinnen Janet
Pranschke und Elizabeth Ri-
chards klassiert wurden. Eliza-
beth Richards riskierte die „Köni-
gin der Nacht" („Der Hölle
Rache"), irritierte mit „konzertan-
ter" Komödiantik, überzeugte
mit einer tragfähigen Mittellage
und enttäuschte dann doch mit
zunehmend verengten, bedräng-

ten Spitzentönen. Ausgewoge-
ner Janet Pranschke mit dunkler
timbriertem Material und locke-
ren Koleraturen in „Rejoice, re-
joice" aus dem „Messias" von
Händel. Diesen beiden Sängerin-
nen hatte die Japanerin Mitsuko
Shirai (2. Preis) die Kommunika-
tionsfähigkeit des ausmodulier-
ten Tons und der gedanklichen
Präsenz voraus. Lieder von Wolf,
Webern und Berg zeigten eine
erstaunliche Affinität zum deut-
schen Lied und ein fortgeschrit-
ten ausgebildetes Sopranmate-
rial.

Die Gitarre blieb in der Weite
des Herkulessaales ein akusti-
sches und somit auch ein musi-
kalisches Problem. Der Venezola-
ner Ricardo Fernandez Iznaola
(3. Preis) zauberte - soweit man
ihn vernehmen konnte - ver-
trackt angelegte Repetitionsfigu-
ren in Leo Brouwers „La Espiral
Eterna", „Forlane" aus Ravels
„Le Tombeau de Couperin" (ein
Arrangement von Fernandez
Iznaola) zeigte indes die Gren-
zen seiner Farbgebung und auch
die des Intensitätspegels. Mit
Benjamin Brittens recht ausla-
dendem „Nocturnal" op. 70
(nach Dowland), das die Amerika-
nerin Sharon Isbin (2. Preis) sehr
umsichtig und anschaulich mei-
sterte, und Frank Martins „Trio
über irländische Volkslieder"
endete das Kammerkonzert. Das
in der Konkurrenz verbliebene
„Oslo-Trio" rettete buchstäblich
die Ehre der Kammermusik.

Im kommenden Jahr werden die
Münchner Organisatoren erst-
mals das Schlagzeug in den
Wettbewerb hineinnehmen.
Diese Öffnung entspricht dem
kulturpolitischen Auftrag, dem
die Rundfunkanstalten unterlie-
gen: Verbreiterung des Hori-
zonts.
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Phono-Industrie: „Geplant sind Platten und Konzerte"

Von Reginald Rudorf

Am 18. April 1877 wird in Paris
der erste brauchbare Phono-
graph zum Patent angemeldet.

Heute, 100 Jahre später, sind die
Schallprodukte der Popindustrie
Freizeitmacht Nummer Eins.
Fast 100 Milliarden Platten und
Cassetten sind rund um die Erde
seit Erfindung der Tonaufzeich-
nung verkauft worden. Aber im
offiziösen Kulturbetrieb wird die
Musikindustrie als Unterhaltung
und Massenkonsum denunziert.

Als der rüstige Thomas Alva
Edison, 29, an jenem eiskalten
New Yorker Schneewintermor-
gen des 27. Dezember Anno
1877 zum Patentamt stapfte, um
seinen erfolgreich im Menlo Park
ausprobierten Phonographen
anzumelden, wußte er nicht, daß
schon sieben Monate zuvor der

französische Dichter Charles
Cros, 34, einen brauchbaren
Tonaufzeichner beim Pariser
Patentamt schützen ließ.

Edison heimste den Nachruhm
ein und wurde 84. Cros starb mit
46 und wurde vergessen. Das
erste brauchbare Grammophon
jedoch, mit Handkurbel, ließ sich
der aus Berlin emigrierte Emil
Berliner am 8. November 1887 in
Amerika patentieren.

Was allerdings weder Edison
noch Cros oder Berliner in ihr
erfinderisches Kalkül einbezo-
gen, trug ein genialer Däne um
1900 exakt an der Jahrhundert-
wende zur Weltausstellung nach
Paris, womit er 1900 den Grand
Prix der globalen Monstermesse
gewann: Vladimir Poulsen hatte
bereits 1899 die Möglichkeit

gefunden, Töne magnetisch
aufzuzeichnen. Damit war die
Schallplatte, lange bevor sie ein
erfolgreicher Konsumartikel
wurde, konzeptionell überholt.

Aber es dauerte fast ein halbes
Jahrhundert, bis das Magnetton-
band Einzug in die Phono-
branche hielt.

Die Deutsche Grammophon
benutzte erstmals 1946 das
Magnetband für Aufnahmen.
1949 setzte es sich in allen ameri-
kanischen Aufnahmestudios
durch. Aber erst mit den kasset-
tierten Bändern der CompaktCas-
setten-Generation gelingt dem
Magnetband der Sprung auf den
Tonträgermarkt, der heute in
Gestalt von MusiCassette und
Leercassette (zusammen über
eine Milliarde DM Umsatz 1975)
die Schallplatte am Musikmarkt

in der Bundesrepublik längst
überrundet hat.

Platte hin, Cassette her: 100
Jahre nach dem Phonographen
und 10 Jahre nach dem Ein-
marsch der Cassette ins Phono-
reich werden die Tonträger unter
dem kulturellen Strich gehan-
delt: die Mehrzahl der angesehe-
nen Tageszeitungen und Wo-
chenblätter sekundieren mit
Eifer das literarische Produkt
und allenfalls noch Film und
Femsehen.

Schallplatte und Cassette jedoch
fristen ein akustisches Aschen-
putteldasein in kargen Rezen-
sionsecken. Zwar ringen sich
angesehene Periodica wie etwa
die FAZ dazu durch, eine Phono-
beilage zu bieten - die Bonner
Welt ließ eine solche Schallplat-
tenseite sogar ein Jahr in ihrer
Wochenendbeilage gewähren,
ehe sie wieder gekappt wurde.

Aber dabei beschränken sich
Autoren und Redakteure auf
eine quasi-ästhetische Rezen-
sionsbehandlung der auf Tonträ-
gern publizierten Musik und Lite-
ratur. Die technischen, wirtschaft-
lichen oder gar kulturpolitischen
Probleme der Tonträgerbranche
werden bis zum Tage bestenfalls

in gelegentlichen Einzelveröffent-
lichungen abgehandelt, indessen
sich das Buch, durch das Wort
den Blättern verwandt, in den
Gazetten breitmachen kann: in
der Samstagbeilage Welt-Report
der „Welt" muß die Platte mit 1/8
Seite vorlieb nehmen. Das Buch
wuchert dagegen mit vier Seiten.

Dabei hat Schwester Schall
Bruder Buch wirtschaftlich mit
einem Zwei-Milliarden-Umsatz
an Software und über drei Milliar-
den Hardware längst überrundet.

Gleichwohl harte Tatsachen für
die Tonträger plädieren, will es
der Bundesverband der Phono-
Wirtschaft wie auch die Landes-
gruppe der International Federa-
tion of Producers of Phono-
grams and Videograms - so
scheint es im Augenblick - dabei
bewenden lassen, mit konventio-
nellen Mitteln jenes Jubiläum
abzufeiern, das eine, wenn auch
späte Chance böte, das amusi-
sche Schattendasein der Schall-
platte zu beenden.

Unter dem Titel „100 Jahre
Tonaufzeichnung" soll am 27.
April 1977 in der Bonner Beetho-
ven-Halle ein Gala-Abend absol-
viert werden. Rund um diesen
Termin sind drei Konzerte ge-

plant: ein Klassikabend in West-
berlins Philharmonie, ein Popkon-
zert in Dortmunds Westfalen-
halle und ein Rockkonzert in der
Olympiahalle zu München.

Die Deutsche Grammophon hat
zusätzlich eine Gedenkplatte
(das „Jahrhundertprogramm",
von Walter Haas zusammenge-
stellt), herausgebracht - die
Ariola will mit einer Kassette
unter dem Arbeitstitel „Aus der
Jugendzeit der Schallplatte"
erscheinen. Ansonsten: in der
Phonokuppel sind die Artisten
ratlos.

Um der Musikbranche den drin-
gend notwendigen Anschluß an
die kulturelle Szenerie in der
Bundesrepublik zu ermöglichen,
ist es zwingend vonnöten, durch
ein Colloquium mit ebenso
sachkundigen wie bekannten
Wissenschaftlern, Fachjournali-
sten, Medienpolitikern und Ver-
tretern der Phonoindustrie
schlüssig auf den fälligen Schluß
hinzuweisen, daß Tonträger vor
allem Kulturträger sind.

Tonträger als bloß kommerziel-
les Produkt zu behandeln, ist
zweifellos Pflicht und Vorrecht
der Produzenten, Vertriebsfach-
leute, Marketing- und Promo-

tionspezialisten. Nur wird mit der
Ignorierung der kulturpolitischen
Aufgabe auf die Dauer das wie-
der eingerissen, was wirtschaft-
lich aufgebaut wurde. Der
schlechte Ruf der Pop-Branche
kommt nicht zuletzt aus jener
Ecke der Plattenmacher, die sich
auf rücksichtslose Vertriebstech-
niken, Domestizierung des Jour-
nalismus zum Lautsprecher-Ag-
gregat des Umsatzes und Kritik
der Kritik an dieser Praxis be-
schränkt haben.

Für das Schall- und Showjahr
1977 stehen drei Probleme an:
Eine Stiftung der Phono-Wirt-
schaft sollte wissenschaftliches
Studium der wirtschaftlichen und
technischen Grundlagen dieser
Branche ebenso ermöglichen
wie medien- und kulturpolitische
Seminare, von denen die
Branche Profil und zielsichere
Trendpolitik erwarten kann.

Der Bundesverband der Phono-
Wirtschaft sollte ein monatlich
ediertes Blatt redigieren, das,
journalistisch geschrieben und
umbrochen, der Öffentlichkeit
die Probleme der Branche prä-
sent macht. Wirtschaftsberichte
im verklausulierten Branchenchi-
nesisch oder gelegentliche

Spezialbereichs-Aufsätze für
Mini-Minderheiten im Branchenin-
nern stiften außerhalb der
Branche eher Verwirrung.

Schließlich und nicht zuletzt ist
eine Lobby in Bonn dringend
angeraten. Die elfprozentige
Mehrwertsteuer für die Ton-
trägerbranche ist selbstverschul-
det.

Denn sowohl kulturelle Präsenz
wie journalistischer Ausdruck
spielen ebenso wie die tüchtige
Lobby eine entscheidende Rolle
für den kulturellen Stellenwert
der Branche und ihr Selbstver-
ständnis.

Jener Dreier-Kommission aus
IFPI, Bundesverband der Phono-
graphischen Wirtschaft und
Phono-Akademie unter Vorsitz
von Günther Bräunlich, derzeit
damit beschäftigt, ein „Konzept
aller möglichen PR- und Veran-
staltungsmaßnahmen für 1977"
zu erstellen, ist der Daumen zu
drücken, daß sie mittels dieser
„Maßnahmen" imstande sein
wird, „auch in Deutschland das
100jährige Jubiläum des Tonträ-
gers gebührend herauszustel-
len". Sonst heißt es am Ende:
„100 Jahre und kein bißchen
weise."
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Alan Blyth, London

Jedes Jahr wird das Edinburgh
Festival wegen seiner Konserva-
tismen und der Voraussehbar-
keit seiner musikalischen Pro-
gramme erneut kritisiert. Wird
Peter Diamand, seit zehn Jahren
Festivaldirektor, vorgeworfen, er
habe kein Thema, er ignoriere
die Avantgarde und, noch schlim-
mer, er fördere schottische
Musik nicht (soweit es so etwas
gibt). Auch 1976 hörte man
wieder Kritik der Art. Aus zwei
Gründen halte ich diese ständi-
gen Angriffe für verfehlt. Erstens
sieht man bei Betrachtung des
diesjährigen Angebotes, daß die
Konzerte genau so reizvoll
waren wie jene an anderen
europäischen Festspielorten.
Zweitens, wären die Programme
kühner, würde das Publikum
einfach ausbleiben. Will man
Konzerte ökonomisch veranstal-
ten, müssen die Eintrittspreise
hoch sein; wird das Publikum
zugunsten von Werken, die es
zu hören wünschen, urteilen.
Britische Konzertbesucher
sind konservativ, besonders
jene, die nach Edinburgh pilgern.
„On the Fringe", im inoffiziellen
Teil des Festivals dagegen, ist
mehr Platz für Neues. Die Thea-
terereignisse sind hier immer
provokativ und oft lohnend; die
musikalischen (Rand-)Veranstal-
tungen indes entweder uninteres-
sant oder nicht existent.

Um aufzuzeigen, wie weitrei-
chend die Festival-Programme
waren, kann ich auf Webern und
Schönberg (bei den Wiener Phil-
harmonikern) und auf das 2. Vio-
linkonzert von Szymanowski (mit
dem Gewandhaus-Orchester
Leipzig) verweisen, auf Boulez,

gespielt vom Orchestre de Paris
und auf das vernachlässigte
Beethoven-Oratorium „Christus
am Ölberge" op. 85 mit dem
New Philharmonia Orchestra.

Das Eröffnungskonzert zeigte
Rostropowitsch in seiner neuen
Rolle als Dirigent - von Brittens
„Cantata Academica", und von
Dvofäks Sinfonie Nr. 9 op.95,
die Rostropowitsch in etwas
verwandelte, das nach Tschai-
kowsky klang. Genau wie der
Cellist Rostropowitsch ist auch
der Dirigent Rostropowitsch
ei.i Draufgänger. So scheinen
seine Arme fast eine Verlänge-
rung des sonst gehandhabten
Cellobogens zu sein, wenn er
Letztes aus den Musikern holt.
Eine solch hemmungslose
Hingabe an die Musik ist be-
stimmt eine Rarität, die man
schätzen muß, selbst wenn sie
mitunter zu kontroversen Inter-
pretationen führt.

Carl Maria von Weber, der vor
150 Jahren in London gestorben
ist, wurde gebührend plaziert.
So erfuhren seine „Drei Pintos"
(von Mahler ergänzt und instru-
mentiert) eine angenehme kon-
zertante Aufführung unter Al-
berto Erede. Bedauerlich war es,
daß die Oper - bei der ausge-
zeichneten Besetzung - nicht
szenisch aufgeführt wurde.
Wahrscheinlich aber hatte Edin-
burgh-Boß Diamand damit ge-
rechnet, daß „eine praktisch
unbekannte Oper" kaum Publi-
kum finden würde. Sony Ghaza-
rian als Clarissa war der Star des
Abends, ihre schöne Sopran-
stimme ließ an Elisabeth Grüm-
mer denken.

Auch die anderen Darbietungen
in Freemason's Hall waren in den
Händen und Kehlen ausgezeich-
neter Künstler. Peter Pears,
trotz seiner 66 Jahre immer
noch mit einer erstaunlich fri-
schen Stimme ausgestattet,
sang außergewöhnliche Lieder,
begleitet vom Harfenisten
Ossian Ellis. Radu Lupu und,
aus Ungarn, Andra Schiff
waren die Solopianisten des
Festivals.

Avantgardistisch gibt man sich
hier kaum. Einen „Blick aufs 20.
Jahrhundert" warfen The Ameri-
can Brass Quintet, das Moder-
nes aus seiner Heimat spielte,
die „Fires of London" mit ihrer
Führungs-„Flamme" Peter
Maxwell Davies und das Alban
Berg Quartett aus Wien. Nichts
war abgedroschen in diesen
Konzerten.

Mit „Macbeth", aufgeführt durch
die Scottish Opera, versuchte
man in Edinburgh, einen der
früheren Erfolge zu wiederholen.
Dieses Werk wurde beim ersten
Festival - 1947 - in Szene ge-
setzt, damals war Carl Ebert der
Regisseur, während Margherita
Grandi die Lady Macbeth gesun-
gen hatte. Ebert hätte die Oper
kaum mehr wiedererkannt. Regis-
seur 1976 war der junge David
Pountney - er gab dem Werk
eine „zeitlose Fassung", Hilfestel-
lung dabei leistete Ralph Koltais
abstraktes (und Platzangst ver-
mittelndes) Bühnenbild. Kontu-
ren von Brechtschem Einfluß
wurden durch die Drehbühne
verstärkt, aber auch durch die
Bedeutsamkeit eines Karrens,
auf dem nicht nur die Leichen
von Banco und Duncan Wegge-
fahren wurden, er durfte am
Ende auch die siegreichen
Macduff und Malcolm aufneh-
men.

Dafür hatte man das Glück, Ga-
lina Wischnewskaja als Lady
Macbeth buchen zu können. Ihre

„Die Hochzeit des Figaro" zu Edinburgh: Judith Biegen (Susanna), Sir Geraint Evans (Figaro)

Darstellung war fesselnd - eine
Frau, von Anfang an nur beseelt
von einem einzigen Gedanken,
vom Streben nach Macht. Sang
sie zuerst mitunter unsauber, so
bekam sie ihre Stimme immer
mehr in die Gewalt, um ihren
späteren Arien grandios Hellig-
keit und Schatten zu verleihen.

Norman Bailey, obgleich nicht
von Natur aus zum Verdi-Bariton
prädestiniert, sang mit der ihm
eigenen Intelligenz und mit fei-
nen Klang-Schattierungen; Alex-
ander Gibson, Direktor der Scot-
tish Opera, entlockte seinem
Orchester zuvörderst eindeutige
und dramatische Musik, war
aber zeitweilig zu besorgt um
das, was auf der Bühne pas-
sierte.

„Macbeth" wurde im King's
Theatre gespielt, der Proszeni-
umsbogen dort ist sehr niedrig:
Nicht alles wurde von allen
gesehen, Anlaß für einige Buh-
rufe am Schluß der Aufführung.
Aber Opern müssen immer noch
dort gespielt werden, da das
geplante neue Haus in den Ster-
nen steht. Ein dazugekauftes
Stück Land hinter dem Theater
soll in Zukunft wenigstens mehr
Platz für die Einrichtungen hinter
den Kulissen schaffen.

Groß genug allerdings war die
Bühne für die konventionelle
Inszenierung von Sir Geraint
Evans (Mozart, „Die Hochzeit
des Figaro"). Diese, im letzten
Jahr zum erstenmal hier aufge-
führt, bietet in der Evans-Fas-
sung allerdings eher Gelegen-
heit, eine Starbesetzung zu
präsentieren, als einen Einblick
in das Werk als solches zu ver-
mitteln. Die Rollen waren durch-
weg mit „mittleren Jahrgängen"
besetzt, gesungen wurde erwar-
tungsgemäß bezaubernd. Der
größte Pluspunkt: Graf Almaviva
Fischer-Dieskau, gefolgt von der
neuen und attraktiven Susanna
von Judith Biegen, der anrühren-
den Gräfin von Heather Harper,
dem Figaro Evans' und der
(noch) hinreißenden Teresa
Berganza als Cherubino.

Daniel Barenboim (diesmal Diri-
gent) bot eine entspannte Inter-
pretation der „Figaro'-Partitur,
unterstützt vom English Cham-
ber Orchestra. Die ganze Auffüh-
rung wurde, kurz vor Beginn der
Festspiele, von EMI aufgenom-
men.

Als dieser Artikel geschrieben
wurde, wartete das Festival noch
auf den Besuch der Deutschen
Oper am Rhein, in deren Gepäck
„Parsifal", „Moses und Aron"
und „Die Italienerin in Algier".
Monate vorher bereits wurden
ihre Aufführungen als Höhe-
punkt der Edinburgher Fest-
spiele bezeichnet.
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Decks BASF 8200 und BASF 8100. Dem
HiFi-Plattenspieler BASF 8120. Den HiFi-
Lautsprecherboxen BASF 8330 oder
BASF 8345.
Außerdem im Programm: der HiFi-Receiver
BASF 8425 mit 25/35 Watt Leistung
pro Kanal.

Testen Sie den vollen Klang. Informieren
Sie sich über die Vielseitigkeit der
technischen Ausstattung. Lassen Sie sich
das BASF Programm beim Fachhandel
vorführen. Detaillierte technische Angaben
entnehmen Sie bitte dem Prospekt.

Über 40 Jahre
Klangerfahrung
Am Beginn stand die Erfindung des Ton-
bands durch die BASF. Es folgten neue
BASF-Techniken aus dem Bereich der
Tonaufzeichnung und gingen in alle Welt.

Sie begeistern Millionen, die auf guten Ton
und technischen Komfort besonderen Wert
legen. Eine Tradition, die sich durch die
Entwicklung perfekter Geräte für die Musik-
übertragung fortsetzt.

Technisch weiter-
hörbar besser



Berichte aus dem Nusikleben

Ein Resümee des Helsinki-Festivals 1976

Von Jochem Wolff
„Allegorische Festspiele mit
einer kranzaufsetzenden Muse
als Mittelpunkt sind meistens
schon im Keim verwitterte
Gewächse." Diese über einhun-
dert Jahre alte Diagnose von
Eduard Hanslick wirkt heute
keinesfalls unzeitgemäß ange-
sichts mancher Veranstaltungs-
zyklen unter den europäischen
Musikfestspielen. Demgegen-
über läßt sich andernorts mit
Freude feststellen, wie der
konventionelle Rahmen rein
spektakulärer Aufführungen mit
durchweg prominenten Solisten
zugunsten einer breiteren Pro-
grammpalette gesprengt wird,
die vor allem dem künstlerischen
Nachwuchs Chancen einräumt
und zudem wirksame Publikums-
experimente zuläßt. Von einer
solch fortschrittlichen Festspiel-
politik ist auch das Helsinki-Festi-
val geprägt, das alljährlich wäh-
rend der zweiten Augusthälfte in
der finnischen Hauptstadt veran-
staltet wird.

Die historischen Wurzeln dieses
Festivals gehen auf das Jahr
1951 zurück, als auf Initiative der
Stadt Helsinki „Sibelius-Wo-
chen" zu Ehren des finnischen
Komponisten ins Leben gerufen
wurden. Mit dem Jahre 1968

Das Finlandia-Haus - häufig als
schönste Konzerthalle Europas
bezeichnet - ist 1972 nach
einem Entwurf von AlvarAalto
erbaut worden

verwandelten sich diese Festwo-
chen endgültig in ein vielfältiges
Festival, dessen Programmspek-
trum seit 1970, nach dem Vorbild
der Berliner Festwochen, noch
gezielter erweitert worden ist, so
daß heute fast sämtliche künstle-
rische Bereiche repräsentiert
werden: Im Mittelpunkt stehen
die musikalischen Darbietungen,
die vom sinfonischen und
kammermusikalischen Reper-
toire über Jazz und Pop bis zum
politischen Lied reichen; flan-
kiert werden diese Konzertrei-
hen von Opern-, Ballett- und
Theateraufführungen und schließ-
lich von Filmhappenings, Ausstel-
lungen und Freiluftveranstaltun-
gen aller Art. Repertoirereichtum
also, der an den verschieden-
sten Orten der spätsommerlich
reizvollen und gastlich gestimm-
ten Stadt Helsinki zur Geltung
kommt und dabei ein vielschichti-
ges Publikum in auffallend unkon-
ventioneller Weise erreicht. Setzt
man hinzu, daß zu den diesjähri-
gen Festspielen (19. 8. - 3. 9.)
zahlreiche Künstler aus insge-
samt 18 Ländern angereist
waren, dann läßt sich in der Tat
vom „Programm ohne Grenzen"
sprechen.

Doch nicht allein die Gesamtkon-
zeption entfacht das Interesse,
an diesem bekanntesten skandi-
navischen Musikfest teilzuneh-
men. Besonders für den auslän-
dischen Besucher liegt der Reiz
in den Akzenten, die die Veran-
stalter gesetzt haben. So wird
zwar die Tradition des klas-

sisch-romantischen Repertoires
durch zahlreiche Konzerte mit
prominenten Künstlern durchaus
gepflegt, doch mindestens
ebenso groß ist der Anteil der
modernen Musik, wobei das
zeitgenössische Schaffen skandi-
navischer Komponisten naturge-
mäß im Vordergrund steht und
somit gerade dem mitteleuropäi-
schen Musikliebhaber einen
Einblick in für ihn selten zu
hörende Werke bietet. Zudem
gilt das Helsinki-Festival als einer
der international bedeutendsten
Treffpunkte für Künstler aus Ost
und West. Und was schließlich
die Programmvermittlung an-
geht, so sorgen die Veranstalter
mit bestimmten Programmkombi-
nationen, mit einer sorgfältigen
Auswahl der Aufführungsorte
oder dem Angebot ganzer Veran-
staltungsreihen zum Gratis-Preis
für einschlägige Publikumser-
folge.

Beispielhaft für diese Auffassung
von flexibler Festspielgestaltung
war einer der Programmschwer-
punkte, den die finnischen Veran-
stalter unter dem Motto „Scho-
stakowitsch-Marathon-Konzert"
angekündigt hatten. Zu diesem
Ereignis kamen mehr als 2200
Besucher, die sich auf zwei
Konzertsäle von Helsinkis Musik-
zentrum „Finlandia" verteilten, in
denen insgesamt vier Stunden
und synchron sinfonische und
kammermusikalische Werke von
Dmitri Schostakowitsch gespielt
wurden.

Jeweils zur vollen Stunde wech-

selte das Programm an den
beiden Aufführungsorten und -
je nach Belieben - auch das
Publikum, das somit in einer Art
Wandelkonzert einen erkennba-
ren Querschnitt vor allem durch
das Spätwerk des 1975 verstor-
benen russischen Komponisten
erleben konnte. Denn in dieser
„Hommage ä Schostakowitsch"
hörte man nicht nur die Sinfo-
nien Nummer 1, 6,10 und 15
(opera 10, 54, 93,141), sondern
im kammermusikalischen Teil
auch die „Präludien und Fugen"
op. 87, die Violinsonaten op. 134
und op. 147 sowie das Streich-
quartett Nr. 15, op. 144, das von
einem eigens angereisten russi-
schen Ensemble, dem Moskauer
Philharmonia-Quartett, mit hoher
technischer Qualität und Partitur-
treue wiedergegeben wurde.
Während die übrigen kammermu-
sikalischen Werke zumeist von
finnischen Nachwuchskünstlern
unter viel Beifall interpretiert
wurden, war zur Aufführung der
Sinfonien noch ein prominenter
Gast aus der Sowjetunion
gekommen: Maxim Schostako-
witsch, der sich als Dirigent um
das Erbe seines Vaters mit Er-
folg bemüht. Besonders für
seine Interpretation der Sinfonie
op. 141, wobei er das Philharmo-
nische Orchester Helsinki zu
einer bestechenden Präzision
führte, erhielt er Ovationen des
finnischen Publikums.

Aber natürlich wurde in Helsinki
nicht nur mit Programm und
Publikum experimentiert. Auch
die spektakulären Konzerte
herkömmlicher Ausgestaltung
reihten sich in das Festspielpro-
gramm ein und sorgten in ihrem
Rahmen für eine Reihe musikali-
scher Höhepunkte. Schon
Wochen vorher war der mit Svja-
toslav Richter angekündigte

Klavierabend ausverkauft. Der
Beifall für Richter galt nicht nur
seiner meisterhaften Interpreta-
tion von Beethovens Sonate op.
10,3, von Robert Schumanns
„Faschingsschwank aus Wien"
und eines fast einstündigen
Chopin-Recitals, dieser Beifall
drückte auch die besondere
Sympathie des finnischen Publi-
kums für diesen Pianisten aus,
der in Helsinki oft gesehener
Gast ist. Gefeiert wurden aber
auch Richters Landsleute Andrej
Gawrilow und Oleg Kagan.
Während der erst zwanzigjährige
Gawrilow gemeinsam mit dem
Bournemouth Symphony Orche-
stra unter Leitung von Paavo
Berglund Rachmaninoffs 3. Kla-
vierkonzert spielte, trat der einst
in Helsinki mit dem Sibelius-
Preis ausgezeichnete Geiger
Oleg Kagan gleich zweimal auf:
zunächst in Begleitung von Svja-
toslav Richter mit einem Pro-
gramm, das ausschließlich
mehreren Violinsonaten Beetho-
vens gewidmet war, dann als
Solist des Violinkonzerts op. 47
von Sibelius, wobei das derzeit
beste finnische Orchester, das
Radio-Symphonie-Orchester
Helsinki, unter Leitung des Diri-
genten Okko Kamu den Orche-
sterpart übernommen hatte.

Die Programmkette der konzer-
tanten Höhepunkte wurde
schließlich durch die New Yorker
Philharmoniker vervollständigt.
Unter der Leitung von Thomas
Schippers spielten sie Werke

Leena Kiilunen, die junge finni-
sche Mezzo-Sopranistin, gab in
der Sibelius-Akademie einen
vielversprechenden Lieder-
abend, bei dem sie von ihrem
Amsterdamer Studienkollegen
Irwin Gage am Klavier begleitet
wurde

von Bernstein, Bartök und
Brahms; unter Erich Leinsdorf
Beethovens Achte und Mahlers
Fünfte. All diese Konzerte aber
bildeten im Rahmen des Festi-
vals nur einen Programmkom-
plex.

Daneben standen fast ebenbür-
tige Konzertreihen in anderer
Besetzung und mit unterschiedli-
chen Programmschwerpunkten.
Dazu zählen die Konzerte mit
vornehmlich finnischen Nach-
wuchskünstlern in der Sibelius-
Akademie. Unter diesen Auftrit-
ten gefiel besonders der Lieder-
abend der jungen Mezzo-Sopra-
nistin Leena Kiilunen, die unter
Begleitung des Pianisten Irwin
Gage ein Programm mit Werken
von Williams, Brahms, Sibelius
und Satie bot. Gewiß wurde
noch manche Interpretations-
schwäche spürbar, die jedoch
für Leena Kiilunen keine Hürde
darstellen dürfte, denn diese
Sängerin verfügt schon jetzt
über ein hohes technisches
Niveau, über eine breite Skala
von Ausdrucksmöglichkeiten
und über erstaunliche stimm-
liche Reserven.

Unter den konzertierenden
Nachwuchsinterpreten zeitge-
nössischer Musik bestach beson-
ders ein junges Ensemble: das
Finlandia-Quartett mit Olavi Pälli,
Jussi Pesonen, Esa Kamu und
Heikki Rautasalo. Das Finlandia-
Quartett trat in der Reihe der
Nachmittagskonzerte im „Ritter-
haus" auf, für den erkrankten
Primarius Olavi Pälli sprang der
32jährige Komponist und Diri-
gent Leif Segerstam ein. Aus
Segerstams Feder stammte
dann auch das erste Quartett,
eine „Hommage ä Charles Ives",
das hier ebenso zur Urauffüh-
rung kam wie das 3. Streichquar-
tett des Schweden Jan Carlstedt

und eine Quartettkomposition
des finnischen Modemisten
Joonas Kokkonen.

Den modernistischen Program-
men hatte man mit Spannung
entgegengesehen. Insgesamt
kamen zwölf Werke skandinavi-
scher, vor allem finnischer,
Komponisten - so Joonas Kokko-
nen, Leif Segerstam, Kalevi Aho,
Heikki Sarmanto und Pher Hen-
rik Nordgren - zur Uraufführung.
Da ihren Opera, bei aller Unter-
schiedlichkeit, bestimmte
kompositorische Züge gleicher-
maßen anhaften, soll ein Ge-
samteindruck wiedergegeben
werden: der mitteleuropäische
Hörer stellt durchweg Klangstruk-
turen fest, die eher noch an
Bartök, Hindemith, Prokofieff
und Schostakowitsch oder
zuweilen auch an Copland und
Ives erinnern und nur selten
Impulse etwa von Berio, Boulez
oder Lutoslawski spüren lassen.
Allein daraus ist kein ästheti-
sches Urteil abzuleiten. Zu-
nächst muß erklärt werden, daß
hinter diesem zeitgenössischen
Schaffen in Finnland eine musik-
historisch spezifische Entwick-
lung steht.

Einen eigenständigen Musik-
stil für den Konzertsaal über-
haupt schuf erst Jean Sibelius
gegen Ende des 19. Jahrhun-
derts. Aber so sehr sich Sibelius
die Verdienste eines Pioniers
und Erbauers dieser Musikkultur
erworben hat, so sehr gilt er bis
in die Gegenwart - bei den
Epigonen wie bei den radikal
abgewandten Komponisten - als
„Papst der finnischen Musik",
durch dessen Schule jahrzehnte-
lang äußere Impulse weitgehend
ferngehalten worden sind. Zwar
gab es während der zwanziger
Jahre eine radikale Avantgardi-
stengruppe unter Führung von

Aarre Merikanto, dem Begründer
des skandinavischen Modernis-
mus, aber die politischen Verhält-
nisse der 30iger und 40iger
Jahre haben auch eine Fortent-
wicklung dieser künstlerischen
Richtung gehemmt. Erst nach
1950, als sehr viel nachzuholen
war, vermochte sich die finni-
sche Moderne - zunächst unter
Führung von Einar Englund -
weiterzuentwickeln.

Mit der jüngeren finnischen
Musik schließt sich der Reigen
konzertanter Höhepunkte wäh-
rend des Helsinki-Festivals 1976.
Ein letzter Blick noch auf das
Rahmenprogramm vermag nur
die Beiträge der Bundesrepublik
hervorzuheben: Sechs junge
deutsche Filmproduktionen
wurden in einem geschlossenen
Programmzyklus vorgeführt, und
als eine der wichtigsten Pantomi-
men-Gruppen war das Kefka-
Theater aus Köln eingeladen.

Insgesamt sind die Organisato-
ren des Festivals zufrieden. Eine
erste Schätzung spricht von
nahezu 300000 in- und auslän-
dischen Besuchern der über 300
Veranstaltungen; die Erweite-
rungspläne, von denen Festival-
Direktor Seppo Nummi spricht,
dürften im Rathaus der Stadt
Helsinki auf keinen Widerstand
stoßen. Schon bald soll das Hel-
sinki-Festival um eigene Filmfest-
spiele bereichert werden, und
dem sommerlichen Fest soll
außerdem ein Oster-Festival
vorausgehen. Doch oberstes
Gebot bei diesen Plänen - so
Seppo Nummi - sei es, „unbe-
dingt den Laboratoriumscharak-
ter dieser Festspiele zu erhal-
ten".

Das Finlandia-Quartett: Olavi
Pälli, Jussi Pesonen, Esa Kamu
und Heikki Rautasalo



Berichte aus dem Musikleben Summa cum laude
Oder die Entstehung einer neuen Dimension für Klangtreue.

Neuer Individualismus, neue Bedeutung:
•

Von Claus-Henning
Bachmann

„Gaudeamus" ist so etwas wie
ein Markenzeichen. Ein jüdischer
Emigrant, Textilingenieur aus
Mainz, auf der Flucht vor den
Nazis schon 1933 nach Holland
gelangt, rief die Stiftung „Gau-
deamus" als Dank an das Gast-
land nach dem Krieg ins Leben:
seither ist dieser Walter Maas
aus der Internationalen Szene
Neuer Musik nicht wegzuden-
ken, ein Besessener, ein Lieben-
der, ein genialer Verkäufer des
Unverkäuflichen (oder wie immer
man ihn genannt hat) - er bringt
es fertig, jeden, der mit Neuer
Musik zu tun hat, irgendwann
einmal nach Bilthoven zu locken,
eine kleine Stadt bei Utrecht mit
viel Wald und ebenso vielen Vil-
len, und mit einem skurrilen
Landhaus in der Form eines
Flügels, dem Treffpunkt der
„Gaudeamus"-Familie seit der
ersten Musikwoche im Jahre
1947. Und ist man einmal dort,
findet man sich unversehens zu
früher Vormittagsstunde im
Autobus wieder, der einen erst
um Mitternacht zurückbringt;
man ist eingespannt in ein Non-
Stop-Programm mit Konzerten in
Utrecht, Rotterdam, Amsterdam,
Hilversum und auf einem traum-
haft schönen Landsitz in Breuke-
len, der jetzt der Eduard-van-Bei-
num-Stiftung zur Verfügung
steht, mit Begegnungen und
Gesprächen, die in zweitägige
Diskussionen münden.

Diese Form freilich ist neu und
sie ist nicht sinnvoll. Die Ge-
schwindfahrt von Konzert zu
Konzert erinnert an Sightseeing-
Tourismus, und die gegenseitige
Kritik am Gehörten, vom unmittel-
baren Klangeindruck schon zu
weit entfernt, bezieht nicht Posi-
tion, bleibt unverbindlich. Das
überhaupt erscheint mir als die
Kehrseite des „Familiären", der
nicht zu unterschätzenden Tat-
sache, daß hier junge Komponi-
sten - sämtlich unter 35 - aus
verschiedenen Ländern und
Kontinenten zusammentreffen
(auch ein vom sowjetischen
Komponistenverband gesandter
„Beobachter" war anwesend)
und daß sie sich menschlich alle
sympathisch finden: Man scheut
sich, Unangenehmes auszuspre-
chen, nicht nur in den Diskussio-
nen; auf eine andere Realität als

die rein gedankliche, geträumte
oder im technischen Sinne
musikimmanente Bezug zu
nehmen. Ein „Gaudeamus"-Stil
zeichnet sich ab - vorerst nur als
latentes Warnzeichen -, der das
pure Mittelmaß, das nur halb-
wegs gut Gemachte, hübsch
Klingende, meist reichlich ver-
sponnen Gedachte international
kultiviert.

Ein Zeichen dafür ist der Aus-
gang des diesjährigen, mit den
Musiktagen verbundenen Wett-
bewerbs: mit Preisen ausge-
zeichnet wurde der Mittelweg,
der musikalische Kompromiß -
in Form von Stücken, die „gut
gearbeitet" waren, aber den
Zuhörer unbeteiligt ließen, von
„Klangspielen" mit einigen Er-
folgsaussichten auf dem „Markt"
der Neuen Musik. Lag es an der
Jury, die überwiegend dem
„Gaudeamus"-Gedanken verbun-
den war? Wohl doch nicht nur.
Bei der Auswahl für die Musik-
tage sind die Namen der Einsen-
der nicht bekannt; auch das
Verfahren selbst ist so gehalten,
daß der Wille zur Objektivität
erkennbar wird. Abgesehen
davon, daß bei Wettbewerben
immer der kleinste gemeinsame
Nenner - etwa: sauberes Hand-
werk - die Einigung bestimmt,
steht dahinter ein ganz unmögli-
cher Anspruch, nämlich die
Suche nach dem „Werk", das die
Zeiten überdauert; die Zuver-
sicht, daß sich unter den heute
noch Unbekannten wenn schon
nicht der Beethoven von mor-

gen, so doch einer verbirgt, der
es mit einem Stockhausen,
Kagel oder Henze aufnehmen
kann. Vom wirklich Neuen, näm-
lich von der Erfahrung, daß in
der ästhetischen Realität von
heute vor allem auch psychi-
sche, kommunikative und soziale
Prozesse wirksam sind, zieht
sich die Neue Musik zurück, frei-
lich nicht nur bei „Gaudeamus".

Doch in Holland zeichnete sich
ein nicht unbedenklicher Trend
ab, ein künftiges Reservat der
Neuen Musik, nachdem sie eben
erst Anschluß gefunden hat an
die geistigen und gesellschaftli-
chen Bewegungen von heute, an
das, was die Menschen wirklich
interessiert: ein neuer Hang zur
Innerlichkeit, ein Dahinträumen
im Gestischen, Klangfarblichen,
Metaphorischen; Ausdruck
wurde wieder ganz groß ge-
schrieben - was zählte, war die
subjektive Empfindung, das in
den Klanggestalten sich spie-
gelnde Bewußtsein. Wenig
Beachtung galt der Großform,
dem Zusammenhalt des Ganzen;
die Reihung von Impressionen
und punktuellen Effekten be-
zeichnete einen neuen Individua-
lismus. Titel wie „Die Seufzer der
Genoveva" („Les Soupirs de
Genevieve" von dem Italiener
Fabio Vacchi, mit dem Ersten
Preis bedacht), „Garten der
Pflanzen", „Über Zephir und
Pan" sind in solcher Häufung
kaum noch Zufall; das 19. Jahr-
hundert tritt wieder einmal auf im
Gewand des zwanzigsten. Und

doch steckt wohl nicht nur die
Regression darin, sondern auch
der Versuch, Meditation und
Sinnlichkeit auf die klangliche
Chiffre zu bringen: Burr van
Nostrand, ein 31 jähriger Amerika-
ner ungeachtet des holländi-
schen Namens, gab mit einer
halbstündigen musikalischen
Zeremonie für Flöten und Harfe
- „Ventilation Manual 1976" - ein
Beispiel epischer, lyrisch-ge-
spannter Musik, die auch ohne
Kenntnis der rituellen Bezüge
(indianischer und japanischer
Herkunft) bestehen konnte; van
Nostrand nahm dafür einen
Förderungspreis entgegen.

Der Halt, den eine vorbedachte
Faktur der Musik in ihrer derzeiti-
gen pluralistischen Phase nicht
mehr gibt, wird nun in außermusi-
kalischen Bereichen gesucht; da
scheint mir indes das Bemühen
um eine neue Semantik, um eine
klar mitteilbare Bedeutungs-
schicht wichtiger zu sein.
„Bedeutung" muß sich nicht in
herkömmlicher Weise der Worte
bedienen; auch dafür gab es
Beispiele, aber sie lagen mehr in
Randzonen. Sie kann sich vermit-
teln durch den gleichsam körper-
lichen Gestus, über die psycho-
physische Interaktion der Spie-
ler: so zu beobachten bei dem
Deutschen Jürgen Beurle, dem
Schweizer Ulrich Gasser, dem
Finnen Jukka Tiensuu (ohne daß
ihre Stücke nach Plan und Beset-
zung vergleichbar wären). Und
sie kam entschieden über die
Rampe in dem für mein Empfin-
den wichtigsten Stück: „ ... de
la Soiree passe ..." von dem
Bozener Hubert Stuppner, einer
szenisch-musikalisch präzis
auskomponierten Studie über
das Maskenhafte, Totenähnliche,
Schattenhafte der etablierten
Musikkultur einschließlich der
sogenannten Avantgarde. Die
jungen Italiener drängen in der
Neuen Musik nach vorn: sie
präsentierten sich hier nicht nur
im Rahmen des Wettbewerbs,
sondern auch durch das sehr
eindrucksvolle Gastkonzert
eines hervorragenden Holzblä-
ser-Ensembles („I Dieci Fiati Ita-
liani") und in zwei Matineen,
bestritten von dem ungewöhn-
lich sensiblen Kontrabassisten
Fernando Grillo und von Studen-
ten des Mailänder Konservatori-
ums. Die Absage an jeglichen
„Akademismus" - so zeigte sich

- öffnet den Weg zu einem sich
isolierenden Denken in Klangef-
fekten. Es ist den Bestrebungen,
die zur Lockerung der Lehrpläne
führten, gerade entgegenge-
setzt.

Treffpunkt der „ Gau-
deamus "-Familie in
Bilthoven

Das Wissen um den engen Spiel-
- räum entscheidender technologischer
Verbesserungen der HiFi-Elektronik

t den Maßstab für Ansprüche auf
is galt, die sanfte Klang-

definition selbst hochentwickelter Tri-
ern. ohne jedoch

bipolarer Transistoren auf-
zugeben.

Als bahnbrechende Neuerung für
die Halbleiter-Technologie präsentiert

im Vergleich zu den bisher bekannten
Prinzipien liegt in extrem hoher Über-
steuerungsfestigkeit, exzellenter Im-
pulstreue, hochlinearer Übertragung,
minimalem Leistungsbedarf und über-
ragender Thermostabilität.
• KONTROLL-VERSTÄRKER C-l:

Für extrem rauscharmen und über-
steuerungsfesten Betrieb bei minima-
lem Klirrgrad durchgehend mit FETs
und Vertical-FETs bestückt. Eingebau-
ter Oszillator inklusive „rosa Rau-
schen" für optimale Einstellung der Pe-
gelregler und Frequenztests. Durch
hohe Eingangs- und niedrige Aus-
gangsimpedanz besonders gute Kanal-
trennung und Durchsichtigkeit. Justier-
bare Präzisions-Spitzenwertmesser mit
breitem Anzeigebereich von —50 dB
bis I 5 dB. auch für den externen Ein-
satz. Anschluß und Kopierschaltung für
3 Tonbandmaschinen, regelbare Band-
wiedergabepegel. Erstmals impedanz-
und spannungsregelbare Phonoein-
gänge.

• ENDVERSTÄRKER B-l:
Der enorm niedrige Klirrgrad von

nur 0.02 % des Kontroll-Verstärkers C-l
erforderte die Anpassung einer ^.:-, •
Endstufe, die selbst bei an- .ämiSlß
spruchsvollem Hören mit ' "l

Boxen niec
grades diesen Wert nicht
übersteigt. Das heißt, bei ]
2 x 100 W an 8 Q von
20-20.000 Hz beträgt der -C -«
Basisklirr des Endverstär-
kers ebenfalls nur 0.02 %.
Unter Ausnutzung der kräf-
tigen Reserven bis 2 X 150 W Si-
nusdauerton steigt der Klirrgrad bei
gleichen Meßbedingungen auf nur
0.1 %.

Diese Werte allein stehen hemiK
stellvertretend für die L^„^„.„..3 „„,
neuentwickelten Yamaha-Vertical-FETs
in den Endstufen, deren Wirkung durch
FETs, OCL- und SEPP-Schaltungen op-
timiert wird. Da Vertical-FETs so gut
wie keine Oberschwingungen produ-
zieren, wird dem Eingangssignal weder
etwas genommen noch hinzugefügt.
Hieraus resultiert eine Transparenz
und Sanftheit des Klangbildes, deren
Definition selbst Trioden bester Bauart
übertrifft. Zwei überdimensionierte
Netzteile garantieren die volle Ausnut-
zung der Dynamik aller wiederzuge-
benden Programme. Obwohl bereits
ungewöhnlich thermostabiiisiert, erge-
ben drei zusätzliche Schutzschaltkreise
permanente Funktionssicherheit.

• KONTROLLEINHEIT UC-I:
Dem Endverstärker B-l wahlweise

vorschaltbar oder als Fernsteuerung zu
betreiben. Erlaubt den Anschluß

»>«;- von fünf Lautspr^hprnna-

Pegelreglern, über Reed-
' Relais umschaltbar, und das

/ ' Ablesen der Ausgangswerte
' von -50 dB (0.001 W) bis

;:- +5 dB (300 W) auf zwei
justierbaren Spitzenwert-

anzeigern.
Testreport-Zusammenfassung

derZeitschrift ..HiFi-Stereophonie":
..Die Verstärkerkombination Vorver-

stärker C-l mit Endstufe B-l und Kon-
trolleinheit UC-I erwies sich in unserem
Test als Anlage der absoluten Spitzen-

„/e Übertragungsdaten liegen
durchweg an der Gren7f ~' ~ ~ •--••*-

technisch iicau^i^it^ai^ii. L/C L^^KJI^-

nungskomfort ist auf die Spitze getrie-
ben, einziger Wunsch wäre hier even-
tuell noch ein DIN-gerechter Stromaus-
gang für Tonbandaufnahme. Die
Leistungsreserven der Endstufe sind
für HiFi-Zwecke zweifellos überdimen-
sioniert, wenngleich auch heute End-
stufen mit noch höheren Ausgangs-
leistungen angeboten werden. Dank
der Vielzahl von Schaltmöglichkeiten
an Ein- und Ausgängen und ihrer Qua-
lität ist die Yamaha-Anlage auch für
professionelle Aufgaben geeignet."
YAMAHA Europa GmbH.
Siemensstraße 22 34, 2084 Rellingen
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