
Kritik
SCHUBERT, Sonate B-dur D. 960;

' MOZART, Sonate KV 330; SCHU-
MANN, Konzert op. 54; Waldszenen
op. 82; Kinderszenen op. 15; 8 Al-
bumblätter aus op. 99; D. SCAR-
LATTl, Sonaten L. 142, 33, 171;
MOZART, Duport-Variationen KV
573; BEETHOVEN, Konzert op. 37;
Sonaten op. 31 Nr. 2 und 3; MO-
ZART, Konzerte KV 466, 488, 491,
271; Konzertrondo KV 386; SCHU-
MANN, Abegg-Variationen op. 1;
RAVEL, Sonatine; CHOPIN, Konzert
op. 21; DE FALLA, Nächte in spani-
schen Gärten - Clara Haskil, Kla-
vier; verschiedene Orchester; Igor
Markevitch, Paul Sacher, Bernhard
Paumgartner, Willem van Otterloo
Philips 6747055 (9 M/S 30)

Nun also hat Philips einen schon längst
überfälligen Schritt getan und in einer neun
Platten umfassenden, wohlfeilen Ausgabe
alle Solo- und Konzerteinspielungen von
Clara Haskil vorgelegt, die die Künstlerin
zwischen 1950 und 1960 für die Firma
machte. Einige von ihnen erscheinen zum
ersten Mal in Deutschland. Der frühe Tod
der großen Pianistin hat gewiß die aller-
letzte technische Qualität des heute klang-
lich Möglichen verhindert; aber die gering-
fügigen Einbußen am Klangbild - etwa
beim Schumann-Konzert oder bei den Scar-
latti-Sonaten - werden unbedeutend in An-
betracht dieses von der Philips zu Recht
mit dem Wort „Vermächtnis" versehenen
akustischen Nachlasses. Über aller Detail-
kritik steht der pianistische Stil der Piani-
stin, der sich, ohne je in Sentiment abzuglei-
ten, in einer ungewöhnlich beseelten Natür-
lichkeit entfaltete. So ist auch die Bewunde-
rung verständlich, die die zerbrechliche In-
terpretin überall erntete; Anteilnahme an
ihrem Spiel war zu jeder Zeit auch eine
Verneigung vor dem Menschen Clara Has-
kil. Das darf freilich nicht dazu führen, daß
übersehen wird, wo die besonderen Stär-
ken der Pianistin lagen, nämlich eindeutig
auf dem Gebiet der pianistischen Ziselierar-
beit: man höre sich etwa die Sonate L 171
von Scarlatti oder Mozarts Duport-Variatio-
nen an: Es ist 3chwerlich ein Spiel von mi-
niatureskerer Zierlichkeit und Kraft zu-
gleich vorstellbar. Aber wenn man etwa die
Mozart-Variationen in anderen, gewiß nicht
inkompetenten Aufnahmen bedenkt, so
wird die Besonderheit des Haskil-Stiles
frappierend deutlich. Die Pianistin warzwei-
felsohne die romantischste aller klassizi-
stisch orientierten Interpreten ihrer Genera-
tion. Das wird besonders in Beethovens
c-moll-Konzert deutlich (und hier wiederum
in langsamen Satz). Es ist als Glücksfall
anzusehen, daß Clara Haskil hier mit Igor
Markevitch ein Begleiter assistierte, der
nicht nur einfach seiner Pflicht nachkam,
sondern als selbständiger Exeget so
manche Orchesterfarbe (Bläser, 1. Satz
zum Beispiel) hörbar macht, die sonst oft-
mals verloren geht. Einer Generation zuge-
hörig, die noch häufig Beethoven als den
wütigen Titan verstand, leistet Clara Haskil
sich den Luxus, Beethoven als den großen
Sänger auch martialischer Molltöne darzu-
stellen - dazu gehört weniger Mut als ein
untrüglich sicherer Instinkt (den man Ge-
schmack nennt). Die Weisheit etwa, mit der
sie das Finale des op. 37 spielt, wirkt selbst
dann noch überzeugend, wenn man persön-
lich der Ansicht ist, ein Schritt mehr hätte
sehr wohl zugelegt werden können: Hier

Billigpreisplatten
wirkt das geschlossene, gereifte Konzept
zu überzeugend, als daß Einwände stichhal-
tig werden könnten. Auch ein Werk wie
Beethovens op. 31 Nr. 2, von jeher zur Ent-
faltung cholerischer Energie geeignet (und
oft auch dazu mißbraucht worden), wird in
eigenartig mildem Licht gedeutet. Das ge-
lingt in Anbetracht der Materie nur den
ganz Großen ihres Faches.
Auf ein anderes Terrain führen die Aufnah-
men romantischer Werke. Hier zeigt sich,
daß Clara Haskil in der diskreten, subtilen
Materie etwa des Chopinschen f-moll-Kon-
zerts einem Stil nachgeht, der ohne Tradi-
tion ist - im positiven Sinne. Wo man ver-
zückt ein Rubato erwartet, deutet sie nur
an, was andere - und dann gelegentlich zu
deutlich - aussprechen. Es ist eine keu-
sche, fast scheue Innerlichkeit, in Strenge
ohne Herbheit eingebettet, die hier Aus-
druck wird. Über die Schumann-Aufnah-
men mit Clara Haskil verweise ich auf Heft
1/74; es ist zweifellos eine große Pianistik,
die hier einem Ansatz erliegt, der, beson-
ders in den Abegg-Variationen und in den
Waldszenen, zu einem Ergebnis führte, das
in sich zwar völlig stimmig ist, jedoch
gleichzeitig zu Mißverständnissen Anlaß
geben muß - etwa den Ravel-Einspielun-
gen Giesekings vergleichbar, die trotz aller
poetischen Noblesse das dem Komponi-
sten eigene Spezifikum außer acht lassen.
Eine besonders wertvolle Aufnahme hinge-
gen ist Clara Haskil mit der Sonatine von
Ravel gelungen. Hier entfaltet sich eine
außerordentliche Harmonie von Spiel- und
Notationsstil. Vergleicht man die Sonatine
zum Beispiel mit der Einspielung von Casa-
desus, so wird deutlich, um wieviel karger
der große Franzose von seinem Lands-
mann mit Poesie bedacht wird. Die Glanz-
stücke dieser Kassette sind daneben die
frühklassischen und klassischen Werke. Es
wäre auch unmenschlich, von einem Inter-
preten zu verlangen, einem Chamäleon
gleich, innerhalb jeder Epoche den ange-
stammten, ja, so bitter hart und intensiv er-
arbeiteten Personalstil abzustreifen zugun-
sten eines nur dem einen Werk gerecht wer-
denden Ausdrucks. Dies hieße, von Clara
Haskil (und allen ihren Kollegen) zu verlan-
gen, daß sie Mimen am Instrument zu sein
hätten; ein Postulat, das nichts mehr und
nichts weniger hieße, als der Einzigartigkeit
und Geschlossenheit eines Interpretenpro-
fils das tn-Sich-Ruhen abzusprechen. Aber
gerade diese psychische Kongruenz ist es
zugleich, die Clara Haskil die Disposition
verlieh, etwa mit der Schubertschen B-dur-
Sonate ein Klangdokument zu hinterlassen,
das den Rang eines Definitivums besitzt.
Noch ein Wort zum Klangbild: die Aufnah-
men (deren Daten leider verschwiegen wer-
den; siehe dazu aber Heft 10/73) sind von
unterschiedlicher Transparenz. Manche
sind deutlich als Historica einzustufen, an-
dere, die Konzerte etwa, gelangen brillan-
ter. Das Begleitheft hätte - dem der frühe-
ren 3-LP-Kassette entsprechend - mehr
Bildmaterial bringen können. Auch hätte
die knappe biografische Notiz mehr auf die
geistige Werkstatt der Künstlerin eingehen
müssen. Und dann wäre es auch nicht von
Übel, wenn es gelingen könnte, bei Produk-
tionen dieser Art spezifische Label-Interes-
sen einmal auszuschalten und auch Ein-
spielungen einzubeziehen, die bei anderen
Firmen erschienen sind. Daß man gar noch
verlangt, im Rahmen einer derartigen Kas-
sette auch einmal die Stimme der Interpre-
tin mit einem charakteristischen Ausschnitt

zu hören, mag von den Zuständigen als Idio-
tie bezeichnet werden: die Erfahrung zeigt,
wie ungewöhnlich eindrucksvoll auch das
gesprochene Wort von Künstlern sein kann,
die sonst öen Ton als Medium des Sich-Äu-
ßerns benutzen.

Klangbild: geringfügig gedämpft bis offen,
durchweg präsent, deutlich dicht bis
transparent, geringfügig dünn bis
voll, unterschiedlich, zum Teil deut-
lich rauh, durchweg ausgewogen,
wenig bis recht räumlich

Fertigung: zum Teil deutliches Bandrau-
schen

Knut Franke

Oper

BIZET, Carmen - Rise Stevens (Car-
imen), Jan Peerce (Don Jose), Licia
Albanese (Micaela), Robert Merrill
(Escamillo), Margaret Roggero (Mer-
cedes), Paula Lechner (Frasquita),
Osie Hawkins (Zuniga), Hugh Thomp-
son (Morales), Alessio de Paolis (Re-
mendado), George Cehanovsky
(Dancairo); Knabenchor des Lycee
Frangaise, New York, Robert Shaw
Chorale; RCA Victor Orchestra, Fritz
Reiner
RCA Victrola AVM 3-0670 (3 M 30)

Zum Vergleich herangezogen: Kegel (Helio-
dor 89818/20) 2/70 - Maazel (Euro-
disc 80489 XR) 4/71 - Beecham
(EMI 1 C 183-10680) 6/73 - Bern-
stein (DG 2470101)6/73

Leonard Bernstein hat uns letzthin auf gut
amerikanische Art gelehrt, wie man aus Bi-
zets „Carmen" auch einen randvoll mit Dra-
matik und Spannung aufgezäumten Opern-
krimi mit Sexappeal produzieren kann. So"
knallhart war es eine echte Novität. Pult-Es-
camillo Bernstein hat dereinst das Taktier-
handwerk bei dem über Dresden nach USA
gelangten Ungarn Fritz Reiner studiert. Daß
es justament Fritz Reiners „Carmen"-Ein-
spielung 1951/52 (deutsche Erstveröffentli-
chung 1957) ebenfalls mit der Met-Beset-
zung ist, die dem Showmeister Lennie jetzt
auf der Rille folgt, macht zunächst einmal
neugierig. Dann folgt das große Staunen,
wie diese orchestral wahrscheinlich perfek-
teste aller bisherigen „Carmen"-Aufnah-
men überhaupt solange in der Versenkung
verschwunden bleiben konnte. (Man höre
nur die eingefügten Sätze der L'Arlesienne-
Suite!) Feststellung Nummer zwei: Reiners
Aufnahme ist unter den vorhandenen das
extremste Interpretations-Kontra zu Bern-
stein. Lapidar gesagt: französisches
Europa kontra Amerika. Bei Reiner nämlich
setzt die Bizet-Musik (im Gegensatz zu
„Lennie") nicht das kleinste Gramm Fett
an Sentimentalität und plakativer Dramatik
an. Er arbeitete sie mit feinster Petit-Point-
Kunst, rhythmisch aufs delikateste poin-
tiert. Zügig sind seine Tempi, hochdifferen-
ziert, haargenau, locker und eiegant bis hin
zu Brillanz und mozartesker Leichtigkeit fi-
xiert Reiner Bizets Musik genau gemäß der
Nietzsche-Formulierung: „Diese Musik...
kommt leicht, biegsam, mit Höflichkeit da-
her.. . Sie ist reich. Sie ist präzis." Solcher-
maßen bewußt auf den spezifisch französi-
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sehen Nerv des Bizet-Opus' zielend {den
Berstein to\a) ignoriert), sieht Reiner - laut
eigener Deutung - mehr das intim-mensch-
liche Drama, das ins Tödliche crescendiert.
Die andere Nietzsche-Deutung: das imma-
nent Böse, das Fatalistische dieser Musik,
bleibt bei Reiner aus. Das wiederum in tota-
lem Gegensatz zu Bernstein, der es kraß
unterstreicht. Reiners stets spürbare Autori-
tät gewährt seinen Solisten keine individuel-
len Extratouren. Habanera, Seguidilla (Car-
men) oder Blumenarie (Jose) werden von
Reiner flotter vorangetrieben, als den Sän-
gern gemeinhin genehm ist, Chöre wie
Schmugglerquintett sind im Presto hinge-
tupft. Ebenso brillant wie hervorragend.
Das dramatische Element bei alledem
durchaus existent. Reiners Carmen, Rise
Stevens, ist weltberühmt gewesen. Hier zu
hören, warum. Sie hat das echte Alt-Tim-
bre, erotisches Flair in der Stimme und ist
eine sehr gute Sängerin. Kongruent zu Rei-
ners Konzept ist sie ohne jede vulgäre oder
laszive Schlagseite. Liebe ist für sie viel-
mehr ein spielerisches Naturgesetz, dem
sie bis in den Tod folgt. Hier allerdings, im
Finale, bleibt die Stevens letzte Glaubwür-
digkeit schuldig. Neben ihr selten genau
zwischen lyrischem und jugendlich-heldi-
schem Tenor besetzt: Jan Peerce a/s Jose.
Kein tenoraler Schwächling, sondern ein
schicksalhaft mit Hörigkeit geschlagener
Mann, der sich - außerhalb seiner selbst -
in permanenter Hochspannung befindet.
Von Jan Peerce mit sieghafter Höhe glaub-
würdig wie erschütternd dargestellt. Als
Micaela die von Reiner selbst über den grü-
nen Klee gelobte Licia Albanese, die es al-
lerdings mit dem Herzton der heutigen
Freni ganz gewiß nicht aufnehmen kann.
Als Escamillo schlägt Robert Merrill sieg-
haft sein männliches Pfauenrad. Rundhe-
rum — mit Ausnahme des Zuniga- eine her-
vorragende „Carmen"-Besetzung. Bisher
durfte Beechams „Carmen" wohl als die
annäherndste Werk-Interpretation gelten.
Jetzt hat sie Konkurrenz bekommen mit Rei-
ners sehr brillanter, im Dramatischen etwas
dezenteren Version. Eine Plattenmahlzeit
für Gourmets. Sehr lecker!

Klangbild: geringfügig bis deutlich ge-
dämpft, präsent, geringfügig bisdeut-
lich dicht, geringfügig dünn, zum
Teil deutlich verfärbt, geringfügig bis
deutlich rauh, ausgewogen, deutlich
flach

Fertigung: geringfügiges Rumpeln, stellen-
weise geringfügiges Jaulen

Herta Piper-Ziethen

VERDI, Falstaff (Höhepunkte der
Oper in deutscher Sprache; 1. Akt:
He! Page! / Die Ehre! 2. Akt: Ihr wer-
det selbst ihn hören; Der Himmel ver-
leih' euch Gnade; Ja, schon als
Page. 3. Akt: He, hört denn nie-
mand, Wirtschaft! .. .; Meine Ehr-
furcht) - Hans Hotter (Falstaff), Arno
Schellenberg (Ford), Philipp Rasp
(Fenton), Peter Markworth (Cajus),
Wilhelm Ulbricht (Bardolpf), Gottlieb
Zeithammer (Pistol), Henny Neu-
mann-Knapp (Alice), Martina Wulf
(Ännchen), Wilma Fichtmüller
(Quickfey), Else Tegetthoff (Meg);
Chor und Orchester des Leipziger
Rundfunks, Hans Weisbach
BASF 1022137-7(1 M 30)

Hinreißend. Eine Köstlichkeit! Der junge
Hotter, mit strahlender Höhe, biegsam, ein
Erzkomödiant, Galan, Urviech und Signor
von geradezu umwerfender Empfindungs-
breite bis in tragische Dimensionen. Arno
Schellenberg, ebenfalls am Anfang seiner
Karriere, ein Ford, der diesem Falstaff als
Gegenüber nichts schuldig bleibt. Die Da-
men, bei den hier gebotenen Ausschnitten
etwas in den Hintergrund gedrängt, voll
Wortwitz und Flair. Ensemblekunst mit

fono forum 1/1975

einer Besetzung, die zu dieser Aufnahme
(1939) im ganzen Reich aus den Staats-
opern München, Dresden, Berlin und ande-
ren Häusern zusammengerufen wurde.
Glänzendes Orchesterspiel. In dieser Voll-
endung ist die Aufnahme als Ganzes wohl
wesentlich auch das Werk Hans Weis-
bachs, den man von der Platte kaum kennt.
Man sollte prüfen, was sich an weiteren
Rundfunkbändern aus Weisbachs Leipziger
Zeit findet.
„Falstaff" ist zu Schellackzeiten von der
Schallplatte etwas stiefmütterlich behan-
delt worden. Unverhofft kommen wir hier -
und das ausgerechnet in deutscher Version
- in den Genuß einer Darstellung, die unver-
sehens in die Nachbarschaft der berühm-
ten Schellacks mit Mariano Stabile rückt.
Wer sich im Zeitalter von Stereo und Qua-
dro das Ohr bewahrt hat, auch über eine
Art akustischer Telephonqualität das Außer-
gewöhnliche zu erkennen, durchschwelgt
hier eine Sternstunde, die sich so bald
kaum wiederholen dürfte.

Klangbild: deutlich gedämpft, geringfügig
bis deutlich entfernt, geringfügig bis
deutlich undurchsichtig, wenig voll,
deutlich verfärbt, im Ganzen verhält-
nismäßig ausgewogen, flach

Fertigung: deutliche Verzerrungsneigung,
vereinzeltes kurzes Jaulen

Helmut Reinold

oWOLFGANG WINDGASSEN SINGT
WAGNER (Rienzi, Allmächtger Va-
ter; Tristan und Isolde, Wie sie selig,
hehr und milde; Siegfried, Schmiede-
lieder; Götterdämmerung, Brünn-
hilde, heilige Braut; Parsifal, Nur
eine Waffe taugt; Lohengrin, Gralser-
zählung und Lohengrins Abschied;
Tannhäuser, O Fürstin) - mit Walter
Carnuth, Tenor; Annelies Kupper,
Sopran; Bamberger Symphoniker,
Münchener Philharmoniker, Radio-
Symphonie-Orchester Berlin, Ferdi-
nand Leitner, Leopold Ludwig, Ri-
chard Kraus
Heliodor2548156(1 M 30)

Es war reiner Zufall, daß diese Platte
genau am Todestag des großen Wagner-Te-
nors Wolfgang Windgassen erschien. So
wurde sie unversehens schon eine Vorweg-
nahme des noch ausstehenden „In memo-
riam" der DG. Es handelt sich hier um Mo-
noaufnahmen aus den Jahren 1953/56. Als
nicht sonderlich glücklicher Start erweist
sich das wenig inspiriert und auch nicht in-
tonationssicher gesungene Rienzi-Gebet.
Allerdings macht Leitner es seinem Helden
mit recht zähem Orchester auch nicht ge-
rade leicht, in Emphase zu geraten. Da-
nach gibt es ein wachsendes Qualitätscres-
cendo des Sängers, das auf Seite 2 in allen
Ausschnitten konstant ist. Nach dem „Parsi-
fal" belegen die beiden „Lohengrin"-Num-
mern sehr nachdrücklich, daß Windgassen
in Nachfolge von Franz Völker viel von
einem „heldischen Belkantisten" hatte. In
der abschließenden „Tannhäuser"-Szene
gerät Windgassen gegenüber seiner per-
sönlichkeitsstarken und hochmusikali-
schen Partnerin Annelies Kupper fast et-
was ins Hintertreffen. Auch sie demon-
striert übrigens mit bestem Legato-Gesang,
wie Wagner zu singen ist. Während die Her-
ren Leitner und Ludwig auf Seite 1 insge-
samt recht gemächliche Tempi anschla-
gen, enthält sich Richard Kraus gut kapell-
meisterlich aller Extravaganzen. Klanglich
ist die Platte sehr passabel.

Klangbild: geringfügig gedämpft, präsent,
geringfügig dicht, geringfügig dünn,
geringfügig belegt und rauh, ausge-
wogen, geringfügig bis deutlich
flach

Fertigung: einwandfrei
Herta Piper-Ziethen

Allen Freunden
von Audio Int'l
und der High
Fidelity (samt
solchen, die uns
aus Konkur-
renzgründen
- und daher
verständlich -
nicht grün sein
können) dürfen
wir hier mit
Stolz und
Freude an-
zeigen, daß die
Receiverfamilie
Sherwood
wohlgeratenen
Zuwachs
bekommen hat.
Und das gleich
dreimal.

Die glücklichen Eltern:
Sherwood S7900A
Sherwood S 8900 A

Der noch glücklichere Geburts-
helfer für Europa: Audio Int'l
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