
Kritik
Neuveröffentlichungen

Zur Erläuterung:

Die Zeichen neben dem Kopf der einzelnen
Kritiken bedeuten:

Schall platten Veröffentlichung von
Werken, die auch in anderen Auf-
nahmen vorliegen
Seh allplatten Veröffentlichung, die
mindestens ein Werk enthält, das in
der vorausgegangenen Ausgabe
der deutschen Schallpiattenkataloge
nicht anzutreffen war

Ist der Kreis durch einen schwarzen Stern
ausgefüllt, wird damit angezeigt, daß die
Platte nach Meinung des Rezensenten eine
künstlerische und technische Spitzenstel-
lung einnimmt.
Ein lichter Stern bezeichnet eine künstle-
risch bedeutende, technisch jedoch inzwi-
schen überholte Aufnahme.
Nach der Plattennummer findet man in
Klammern eine Buchstaben-Zahlen-Kom-
bination. Die erste Zahl zeigt, wieviele Plat-
ten die Veröffentlichung umfaßt, die zweite
Zahl gibt den Durchmesser der Platten in
cm an. Die Buchstaben bedeuten:
Q: Quadro-Fassung (Qd: nach einem

diskreten, Qnr nach einem Matrix-
Verfahren), die auch Stereo und
Mono abspielbar ist

S (od. SM): Stereo-Fassung, die auch Mono
abspielbar ist

M: es gibt die Platte nur in Mono-Fas-
sung

E: es handelt sich um eine Mono-Auf-
nahme, die nachträglich quasi-
stereophonisch aufbereitet wurde
(electronic Stereo, Breitklang,
Stereo-Transcription usw.)

Um die aufnahmetechnische Seite der be-
sprochenen Platten zu beschreiben, wer-
den beim Punkt ..Klangbild" des Vorspanns
der Kritiken einheitlich folgende Begriffe
verwendet:
1. offen bzw. höhenbetont, gedämpft, baß-

lastig oder dumpf
2. präsent bzw. entfernt
3. transparent bzw. trocken, dicht, hallig,

undurchsichtig oder mulmig
4. voll bzw. dünn
5. unverfärbt bzw. belegt, rauh, scharf oder

verfärbt
6. ausgewogen bzw. unausgewogen

durch . . .
7. räumlich bzw. flach
Unter „Fertigung" wird angegeben, ob sich
gehörmäßig herstellungstechnische Mängel
folgender Art zeigten:
1. Oberflächenstörungen
2. Bandrauschen
3. Knack- und Knistergeräusche
4. Verzerrungsneigung
5. Rumpeln
6. Jaulen
7. Höhenschlag
8. Vorechos u. a.
In allen Fällen wird die Aussage durch die
Zusätze „geringfügig", „deutlich" oder
„störend" präzisiert. Ist der Befund in allen
acht Punkten zur Fertigung negativ, wird
„einwandfrei" angegeben. Alle Aussagen
zu den Punkten „Klangbild" und ..Ferti-
gung" basieren auf Abhörergebnissen mit
dem Rezensionsexemplar über die Wieder-
gabenanlage des Berichterstatters.
Die Preise der Platten sind im Inhalts-
verzeichnis am Schluß des Heftes ange-
geben.
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Orchesterwerke

oDVORAK, Serenade für Streicher
op. 22; TSCHAIKOWSKY, Serenade
für Streicher op. 48 - English Cham-
ber Orchestra, Daniel Barenboim
EMI Electrola 1 C 063-02485 C (1 S
30)

Bedeutung: keine Alternative zu den bishe-
rigen Einspielungen

Darstellung: unkritisch, pedantisch ohne
Innenspannung, ganz dem Schön-
klang verpflichtet, auf mittlerem Ni-
veau

Klangbild: geringfügig höhenbetont, recht
präsent, geringfügig undurchsichtig,
recht voll, unverfärbt, ausgewogen,
recht räumlich, geringfügige Reso-
nanzstellen, Außengeräusche

Fertigung: geringfügiger Höhenschlag

Zum Vergleich herangezogen: Ormandy
(CBS 61441) - Suitner, Schmidt-Is-
serstedt (Heliodor 2548121)

In dieser erneuten Einspielung der Stan-
dard-Serenaden für Streichorchester sehe
ich keine Alternative zu den bereits zahl-
reich vorliegenden Aufnahmen. Barenboim
bewegt sich hier im guten Mittelfeld, das
diese Musik anständig und redlich zur Aus-
führung bringt, ohne jedoch in deren Proble-
matik einzudringen und von daher neu zu
gestalten weiß. Daß schließlich hinter den
problemlosen Serenadenklängen mehr
steckt als nur unverbindlicher Schönklang
und einlullendes Sentiment, ließe sich
exemplarisch bei Tschaikowsky feststellen,
in dessen Serenade Volksliedhaftes in
eben jener diffamierenden Weise eingeflos-
sen ist, die die Kluft zwischen dem russi-
schen Salon und dem Volk nicht über-
brückt, sondern vertieft. Das Volkslied wird
hier mit Glacehandschuhen der feinen Ge-
sellschaft präsentiert, nicht ohne vorher
durch kosmetische Prozedur selbst gesell-
schaftsfähig getrimmt worden zu sein. Hier
einzusetzen, ließe eine weitere Einspielung
sinnvoll erscheinen. Doch neben diesem
Versäumnis steht Barenboim sich wohl
auch in anderer Hinsicht im Weg. Einer-
seits tendiert er zu, bei aller Pedanterie,
pastoser, dickfarbiger Darstellung, anderer-
seits musiziert er hier mit einem Kammeror-
chester, das seiner Bestimmung gemäß die-
ser Disposition entgegensteht. Was dabei
herauskommt, ist weder Fisch noch Vogel;

ist weder kammermusikalisch durchleuch-
tet noch bei vollem Klang transparent. Der
intime Charakter verliert sich ebenso wie
die letzlich erlesene Kultiviertheit in belang-
lose Indifferenz. Der aristokratische Gestus
des Moderato ist ebenso nivelliert, wie die
Elegie der Sublimierung ihrer Melancholie
entbehrt. Und wo Barenboim dem Walzer
die dezente Parfümierung beläßt, ohne
Sinn für den Zielpunkt der Melodie zu zei-
gen, bleibt er auch dem Finale die innere
Spannung weitgehend schuldig. Von ätheri-
schem Schönklang getragen, in fast betö-
rendes Sfumato getaucht auch Dvorak, in
dessen zum Largo ausgewalzten Larghetto
mahlerischer Weltschmerz hineingelegt
wird und es so vollends degoutabel ma-
chen. Eine Sternstunde hat auch das Or-
chester nicht gehabt, das zwar Streicherkul-
tur auf hohem Niveau demonstriert, ohne
aber die bei anderer Gelegenheit bewie-
sene Homogenität aufzuweisen.

Christian Bachmann

ELGAR, Falstaff op. 68; Cockaigne
Ouvertüre op. 40 - London Philhar-
monie Orchestra, Daniel Barenboim
CBS 76284(1 S 30)

Bedeutung: rarer Elgar endlich hier greif-
bar

Darstellung: präzise und auf Orchesteref-
fekte hin angelegt, mit großem
Schwung und klanglicher Ausgewo-
genheit, auf hohem Niveau

Klangbild: offen, recht präsent, transpa-
rent, recht voll, unverfärbt, ausgewo-
gen, recht räumlich

Fertigung: einwandfrei

Zum Vergleich herangezogen: Falstaff: El-
gar (HMV RLS 708)

Der Einsatz der CBS für Elgar ist ebenso
lobenswert wie bei der derzeitigen Be-
wußtseinslage des Publikums riskant. Das
liegt weniger an der betroffenen Schicht als
an einem über Jahrzehnte hinweg aufgebau-
ten Defizit an interessanter Konzertpro-
grammatik. Elgar gehört zu jenen Musikern,
deren völlig ungewohnter Stil gerade die
kontinentalen Profis über lange Zeit hinweg
verprellt hat. Und wenn Elgar uns irgendwo
bekannt vorkommt, dann heißt es - übri-
gens nicht zu Unrecht, aber eben nicht prin-
zipiell - aha, der Richard Strauss war's.
Kurz und klein: Elgar muß hier erst noch für
eine breitere Hörerschicht entdeckt wer-
den. Dazu gehört unter anderem das stän-
dige Zur-Diskussion-Stellen dieser Musik,
die neben ihrer partiellen restaurativen Ten-
denz so fest gar nicht auf Liszt fußte, wie
man es immer behauptet. Die Farbigkeit,
der Schwung, ja, die Emphase dieser Kunst
trägt - ähnlich wie bei Vaughan Williams -
oftmals für unsere Ohren „süßlich" erschei-
nende Elemente in sich (und böswillige
Leute sagen, das sei der musikalische Aus-
druck englischen Plumpuddings); sie kom-
men ganz unvermittelt, brechen sich Bahn,
verschwinden sofort im brillant konzipierten
orchestralen Farbenspiel und sind, mit
einem Wort, Kennzeichen eines ungewohn-'
ten, eines ungewöhnlichen, aber stark fes-
selnden Stils. Bestes Beispiel dafür ist die
zweifellos etwas zu lang geratene „Sinfoni-
sche Studie", die auf den hämische Asso-



Gesamtaufnahmen
Opern und Oratorien f-, Tieulsthe.
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Doppelalben zum Sonderpreis
^ w DM 29,-

LUDWIG VAN BEETHOVEN
Missa solemnis
Gundula Janowitz • Christa Ludwig • Fritz
Wunderlich • Walter Berry • Josef Nebois,
Orge! • Michel Schwalbe, Violon-Solo
Wiener Singverein
Berliner Philharmoniker
Dirigent: Herbert von Karajan
2 0 Stereo 2726 048

WOLFGANG AMADEUS MOZART
Die Entführung aus dem Serail
Rolf Boysen • Erika Köth • Lotte Schädle
Fritz Wunderlich • Friedrich Lenz
Kurt Böhme • Willi Schmitz
Chor und Orchester
der Bayerischen Staatsoper München
Dirigent: Eugen Jochum
2 ©Stereo 2726 051

* unverbindlich empfohlener Verkaufspreis
©Schallplatte

GIUSEPPE VERDI
La Traviata
Renata Scotto • Giuliana Tavolaccini
Armanda Bonato • Gianni Raimondi
Ettore Rastianini • Franco Ricciardi
Giuseppe Morresi -VirgilioCarbonari
Silvio Maionica • Angelo Mercuriali
Chor und Orchester
des Teatro alla Scala Milano
Dirigent: Antonino Votto
2 0 Stereo 2726 049

HECTOR BERLIOZ
Requiem
Peter Schreier, Tenor
Chor und Symphonie-Orchester
des Bayerischen Rundfunks
Dirigent: Charles Munch
2 ©Stereo 2726 050

CARL MARIA VON WEBER
Oberon
Donald Grobe • Birgit Nilsson • Placido
Domingo-Hermann Prey-JuüaHamari
Marga Schiml • Arleen Auger
Chor und Symphonie-Orchester
des Bayerischen Rundfunks
Dirigent: Rafael Kubelik
2 ©Stereo 2726 052
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HiFi-Qualität vom Cassetten-Recorder
für Philips schon seit Jahren
eine Selbstverständlichkeit.

Philips N 2510... HiFi-Qualität nach DIN 45500. Mit diesem Cassetten-Tonbandgerät
wird Ihre HiFi-Anlage komplett. Auf minimalem Raum wurde von Philips ein Maximum
an hochwertiger Magnetband-Technik realisiert: eingebaute Philips DNL-Scha!tung
damit Pianissimo-Passagen und Pausen rauschfrei sind.
Umschaltung auf Chromdioxid- oder Eisenoxid-Cassetten automatisch.
Verschleißfreie Magnet-Kupplung - für ein sanftes Anlaufen des Bandes.
Eingebautes Mischpult...

Dabei ist der Philips N 2510 ein echter Cassetten-Recorder:
also leicht und völlig unkompliziert zu bedienen bei Aufnahme und
Wiedergabe. Das sind Vorzüge, die es Ihnen leicht machen, sich für den
N 2510 zu entscheiden. Denn die Summe dieser technischen Vorteile
werden Sie bei anderen Cassetten-Recordern vergebens suchen.

Darum Philips Cassetten-Recorder
denn nichts ist wichtiger als dielechn

ziationen weckenden Namen „Falstaff" hört.
Wenn Hans-Klaus Jungheinrich in seinem
Text das Werk mit dem Attribut „spröde"
versieht, so ist damit sicher der richtige
Begriff getroffen worden: Es gibt kaum ein
aufs Ganze gesehen „ungemütlicheres"
Stück von Elgar. Den augenzwinkernden
Witz von Richard Strauss1 „Eulenspiegel"
finden wir hier nicht; es ist eine Kunst zwi-
schen Bizarrheit und verunsichernder
Kälte. Elgar war ein Orchestrator ersten
Ranges; seine Kunst hat auch auf diesem
Gebiet nichts Provinzielles. Sarkasmus ist
hier Klang geworden; der freundliche
Spott, den man mit dem Namen „Falstaff"
verbindet, erhält durch Elgar keine Nah-
rung.
Barenboim läßt das grell-skurrile Klangge-
mälde mit einer ungewöhnlich straffen Dik-
tion abrollen: Auch im Verhältnis zu Elgars
eigener Aufnahme ist Barenboim hier eine
präzise musikalische Nachzeichnung gelun-
gen. Gleiches gilt von der Interpretation der
„Cockaigne-Ouverture" op. 40. Die Flächig-
keit der Partitur wird deutlich ausgebreitet;
die Kontrapunktik des Stückes, aber auch
der fast „wilhelminische" Schwung (es ist
natürlich der Viktorianische), das Pathos,
finden in Barenboim einen berufenen An-
walt. Bleibt die Frage, warum ein Musiker,
der Elgar offensichtlich so gut zu verstehen
scheint, mit den Sinfonien nicht immer
glücklich verfuhr.

Knut Franke

ELGAR, The five Pomp and Cicum-
stance Marches; Imperial March;
Crown of India Suite - London Phil-
harmonie Orchestra, Daniel Baren-
boim
CBS 76248(1 S 30)

Bedeutung: Elgar for beginners
Darstellung: unerwartet deftig, prachtvoll

446

musikantisch in der Anlage, auf ho-
hem Niveau

Klangbild: offen, recht präsent, transpa-
rent, recht voll, unverfärbt, ausgewo-
gen, recht räumlich

Fertigung: einwandfrei

Diese Platte enthält den „populäreren" El-
gar; die fünf „Pomp and Cicumstance Mar-
ches" op. 39 entstanden 1902 und 1907
(Nr. 1-4) sowie 1930 (Nr. 5). Der (nicht ge-
zeichnete) deutsche Text bemerkt zu
Recht, daß hier Elgar „national-repräsenta-
tive Absichten mit populärem Klang" verbin-
det. Das ist schmissige, eingängige Musik,
köstlich adaptierte Marschthematik und
von daher sicherlich ein „Renner". Baren-
boim, der selten Lächelnde, geht ziemlich
fröhlich an das Material heran, unerwartet
auch für den Rezensenten. Wer eine Ader
für solche Musik hat, wird hier hochwerti-
ges Musizieren doppelt zu schätzen wis-
sen. Natürlich haben diese Märsche keine
Mahlerische Diktion; vielmehr steht solche
durch und durch „unhintergründige" Musik
(vordergründig ist sie nämlich nicht) eher in
der Tradition Händelscher Festmusiken
(freilich ohne deren Stil nachzuäffen). Viel-
schichtiger als diese Stücke ist die „Crown
of India Suite" op. 66: Das ist beste Mas-
kenmusik, ebenso verrückt in ihrer Aufge-
kratztheit, wie nobel in den reflektiveren
Partien der fünf Sätze. 1912 geschrieben,
hat sie nichts von der sonst anzutreffenden
zeitparallelen Dekadenz; nicht einmal das
Intermezzo (Satz IV) mit dem schönen Vio-
linsolo atmet auch nur die Spur von Ver-
ruchtheit.
Barenboim kostet die Partitur sorgfältig
aus; die Spanne etwa, die zwischen dem
vierten und fünften Satz liegt, ist so groß,
daß man sich wünschte, Barenboim hätte
sie auch in der ersten Sinfonie (CBS
76247) derartig realisiert. Auch die Darstel-
lung des „Imperial March" op. 32 profitiert

von der günstigen Disposition des Dirigen-
ten, die diese Platte zu einem rundherum
befriedigenden Dokument macht. Niemand
dürfte hier Rezeptionsschwierigkeiten ha-
ben, wie sie etwa der „Falstaff" mit sich
bringt. Knut Franke

ELGAR, Sinfonie Nr. 1 As-dur op. 55
I - London Philharmonie Orchestra,
Daniel Barenboim
CBS 76247(1 S 30)

Bedeutung: Elgars Erste in deutschen Lan-
den greifbar

Darstellung: mit Bedacht, wenig auf Kontra-
ste hin angelegt, etwas unentschlos-
sen, auf gutem Niveau

Klangbild: offen, präsent, geringfügig trok-
ken, voll, geringfügig rauh, ausgewo-
gen, geringfügig flach

Fertigung: einwandfrei

Zum Vergleich herangezogen: Elgar (HMV
RLS 708)

Mit dem op. 55 aus dem Jahre 1907 kompo-
nierte Elgar nicht nur seinen eigenen sinfo-
nischen Erstling (die 2. Sinfonie op. 63, all-
gemein als musikalisch gelungenste ange-
sehen, entstand 1911; die dritte blieb Frag-
ment), sondern die erste große Sinfonie
eines Engländers überhaupt. Er widmete
sie dem Dirigenten Hans Richter, dem „auf-
richtigen Künstler und Freund", der alle
Orchesterwerke Elgars uraufführte (wie es
überhaupt kurios ist, daß Elgar in drei Deut-
schen seine entscheidenden Mentoren
fand: in Richter, in A. E. Jäger [als Verle-
ger] und in Richard Strauss, dessen teil-
weise lästige autobiografische Schwatzhaf-
tigkeit Elgar jedoch bei aller stilistischen
Nähe nie imitierte).
Was nun die vorliegende Einspielung der
„bedeutendsten Sinfonie der modernen
Zeit" (Richter) anlangt, so ist es höchst in-



teressant, sie mit der Interpretation des
Komponisten selbst zu vergleichen, die die-
ser im November 1930 aufnahm (derzeit in
einer Fünf-Platten-Kassette mit allen ande-
ren Elgar-Eigeninterpretationen über den
ASD der Electrola unter der Nummer RLS
708 greifbar). Der Vergleich erweist näm-
lich, daß Barenboims bemühte, aber sehr
vorsichtige Deutung von der Interpretation
des Komponisten stark abweicht. Elgar
liebte entschieden schärfere Kontraste,
malte gerade in bewegten Partien mit we-
sentlich breiterem Pinsel und staffelte auch
die orchestralen Farben wesentlich exakter
als Barenboim (das läßt sich sogar trotz
des historischen Klangbilds der Elgar-Plat-
ten sagen). Elgar faßt den Rahmen wesent-
lich weiter und schärfer im Detail.
Die Vorteile der Einspielung Barenboims
dagegen liegen in dersanfteren Nachzeich-
nung des langsamen Satzes, in den harmo-
nischer ausbalancierten Streichern und in
einer fühlbaren größeren Nachdenklichkeit.
Dennoch hätte besonders die Aufnahme-
technik für eine bessere Tiefenstaffelung
sorgen müssen. Immerhin, wem es zu ris-
kant ist, sich ein 5-LP-Album mit Historica
zu besorgen, weil der Fetisch Stereo im
Raum (und in den Köpfen) hängt, der be-
kommt hier eine informative, aber etwas
einseitig gezeichnete Interpretation mit
modernem Klangbild. Leicht wird es diese
Platte nicht haben; aber das liegt an der
Tatsache, daß Elgar wie alle Engländer von
musikalischem Rang nicht so ohne weite-
res in kontinentales Bewußtsein importier-
bar ist: Er macht Mühe.

Knut Franke

STRAUSS, Sinfonia Domestica op.
53; Aus Italien op. 16; Till Eulenspie-
gels lustige Streiche op. 28; Tanz
der sieben Schleier aus Salome; Jo-
sephslegende op. 63 - Staatskapelle

fono forum 5/1975

Dresden, Rudolf Kempe
EMI Electrola 1 C 195-52100/02 (3 S
30)

Bedeutung: dritte und letzte Folge der Or-
chesterwerke mit Kempe

Darstellung: schwungvoll, elastisch und in-
tensiv, auf hohem Niveau

Klangbild: offen, präsent, deutlich hallig,
sehr voll, unverfärbt, ausgewogen,
sehr räumlich

Fertigung: einwandfrei

Zum Vergleich herangezogen: Karajan (DG
2740111)2/75

Mit der vorliegenden dritten Folge ist die
Edition der Werke für Orchester von Ri-
chard Strauss bei EMI abgeschlossen. Wer
erwartet hatte, daß in dieses aufwendige
Unternehmen das gesamte Orchesterschaf-
fen von Strauss Eingang finden würde,
sieht sich allerdings getäuscht. So fehlen
immerhin die nicht anspruchslosen Zwi-
schenspiele aus Intermezzo, das Potpourri
aus der Schweigsamen Frau, auch der Ge-
dächtniswalzer „München", die nicht unbe-
deutende f-moll-Sinfonie aus Strauss' jun-
gen Jahren und vor allem dieRosenkavalier-
suite und die Walzerfolgen, die lediglich in
einer Bearbeitung durch Kempe berück-
sichtigt sind. Wie zu vernehmen ist, soll
eine weitere Strauss-Kassette in Vorberei-
tung sein, die, ebenfalls mit den Dresdnern
unter Kempe, dessen Instrumentalwerken
gewidmet sein soll. Vielleicht läßt sich dort
das Versäumte wenigstens zum Teil nach-
holen, im Interesse der Vervollständigung
der Edition.
Die dritte Folge beschäftigt sich überwie-
gend mit Werken, die Strauss entweder als
noch in seiner Entwicklung stehend oder
bereits einem gewissen Mangel an Inspira-
tion unterliegend zeigt. In seiner, gemes-
sen am reziproken Verhältnis von Umfang

und Inhalt, hypertrophen sinfonischen Fan-
tasie „Aus Italien" ist der junge Strauss
noch auf der Suche nach sich selbst, die
Diskrepanz zwischen musikalischer Aus-
sage und Länge des Werkes bleibt trotz der
plastischen und auf Fluß angelegten Dar-
stellung Kempes stets präsent. Aber eben-
so neu im Katalog wie das 1947 auf Ver-
legerwunsch zu einem sinfonischen Frag-
ment zusammengeschriebene Ballett „Jo-
sephslegende" aus dem Jahre 1914, trägt
es zum Verständnis des späteren Strauss
einen gewichtigen Teil bei. Dieser spätere,
einem restaurativen Ideal immer mehr zu-
neigende Strauss, verkörpert sich höchst
anschaulich in der „Josephslegende", die
in ihrem Mißverhältnis zwischen komposi-
tionstechnischem Aufwand und musikali-
scher Inspiration in seinem Oeuvre kaum
Gesellschaft hat.
Kempes geradliniger, vorwärtsschauender
Musizierstil ist gegen soviel inneren Leer-
lauf kein schlechtes Mittel: Er weiß sogar
den koloristischen Effekten, die hier weitge-
hend schöpferische Phantasie ersetzen,
klangsensible Reize abzugewinnen. Was
über seinen Interpretationsstil in der Be-
sprechung zur zweiten Folge gesagt wurde,
kann auch hier gelten: heißblütiges Espres-
sivo, brennende Intensität, blutvoller Elan
und rhythmische Straffheit. Kempes emotio-
nale Distanzierung geht einher mit einem
stets auf die Gesamtstruktur schauenden
Musizieren und führt gelegentlich zu einer
Indifferenz, wo Engagement für das pro-
grammatische Geschehen der Musik, wie
etwa in der „Sinfonia Domestica", wün-
schenswert wäre. Ein Anflug von schwerfäl-
ligem Bombast bleibt bei aller Plastizität
vorhanden, der Musizierstil ist hier und
auch beim „Tanz der Sieben Schleier" aus
Salome weniger von Klangpathos und
äußerster Verfeinerung als durch schwung-
volle Gesamtschau geprägt. Ein Vergleich
mit der opulenten, prachtvollen und orche-
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stral plastischeren und brillanteren Karajan-
Einspielung verdeutlicht dies. In die musika-
lischen Wonnen der Spätromantik getaucht
sehen sich „Till Eulenspiegels lustige
Streiche". Von der herzerfrischenden Unbe-
kümmertheit, dem unverwüstlichen Humor
und dem verführerischen Charme, wie es
die exemplarische Einspielung durch
Krauss dokumentiert, ist hier weniger zu
spüren. Kempe greift sogar auf überwun-
den geglaubte Aufführungspraktiken zu-
rück, wenn er bei Ziffer 26 überprononciert
quasi Fermata spielt. Die Einspielung ist
dort am eindrucksvollsten, wo er dem Dra-
matischen freien Lauf lassen kann. Die
Dresdner Staatskapelle wird auch in dieser
'Folge ihrem Ruf als eines der hervorragend-
sten Strauss-Orchester gerecht, zu loben
auch hier wieder der geschliffene helle
Ton, das vortreffliche Holz und das farbige,
intensive Spiel. Das Klangbild ist wiederum
durch ausgiebigen Hall leicht diffus, wes-
halb die Durchhörbarkeit begrenzt, zumin-
dest nicht optimal ist.

Christian Bachmann

SCHOSTAKOWITSCH, Sinfonie Nr.
6 h-molt op. 54; PROKOFIEFF, Leut-
nant-Kije-Suite op. 60- London Sym-
phony Orchestra, Andre Previn
EMI Electrola 1 C 063-02 520 (1 S
30)

Bedeutung: wichtige Alternative
Darstellung: detailtreu und leidenschaftlich

bis überhitzt, auf hervorragendem
Niveau

Klangbild: offen, sehr präsent, sehrtranspa-
rent, sehr voll, unverfärbt, ausgewo-
gen, sehr räumlich

Fertigung: einwandfrei

Zum Vergleich herangezogen: Schostako-
witsch: Kondraschin (Eurodisc
87623) 2/75 - Bernstein (CBS
72 730) - Stokowski (RCA LSC 3133)

Vor gut einem Jahr legte Andre Previn
seine Einspielung von Schostakowitschs
8. Sinfonie - ebenfalls mit dem London
Symphony Orchestra - vor und erwies sich
dabei als ebenso leidenschaftlicher wie de-
tailtreuer Interpret des russischen Komponi-
sten (siehe Heft 2/74). Jetzt folgt seine
Ausdeutung von Schostakowitschs 6. Sinfo-
nie, mit der Previn eindrucksvoll beweist,
daß sein damaliger Treffer kein Zufall war.
Denn obschon Previn hier auf zahlreiche
und gewichtige Konkurrenz stößt - Kyrill
Kondraschin, Leonard Bernstein und Leo-
pold Stokowski -, kann er auch diesmal
überzeugen, weil er seine Version konse-
quent und mit Brillanz vorführt. Previn
stürzt sich mit Verbissenheit und Detailwü-
tigkeit in die Klüfte des langgezogenen Lar-
gos und übertrifft so selbst den langsamen
Bernstein mit mehr als neunzehn Minuten
Spieldauer, während Kondraschin mit sei-
nen entsprechend gehetzter wirkenden
13'27" dem Rasanzgegenpol zusteuert.
Was aber Previn und sein virtuos aufgeleg-
tes Orchester aus dieser Zeit machen,
zeichnet ihre Darbietung aus, denn nicht
Bedächtigkeit, sondern Sorgfalt ist ihr
Motto. Nie bricht bei diesem langsamen
Tempo die Spannung ein, stattdessen
schärft die Interpretation das Ohr für die
Klangkontraste, für Dynamikekstasen und
für die Tragfähigkeit der melodischen Bö-
gen. Nervigkeit und Rasanz bestimmen
dann die beiden folgenden Sätze: Sowohl
das Allegro wie das abschließende Presto
(in dem nur der bedächtigere Stokowski
auffallend langsamer ist als die drei ande-
ren) werden ausdrucksstark und mit Bra-
vour dargeboten.
Ein an allen Pulten glänzend aufgelegtes
Orchester und ein präsent-durchhörbares
Klangbild tragen dazu bei, daß der Kritiker
vergleichsweise leichten Herzens den
Stern vergibt. Diese Hochdruckinterpreta-

tion ist sicher nicht die allein überzeugende
und einzig denkbare Deutung, aber in ihrer
Konsequenz und ihrer perfekten Darbie-
tung auf jeden Fall hörenswert. Mir scheint
sie zudem - neben der allzu unterkühlten
Version Kondraschins, derbohrend-persön-
lichen Bernsteins und der ausgewogen-ab-
geklärten Stokowskis - im Augenblick die
reizvollste. Ergänzt wird diese Aufnahme
durch eine pointierte und geistreiche
Darbietung der grotesk-witzigen „ Leutnant-
Kije-Suite" von Serge Prokofieff.

Rainer Wagner

BRITTEN, Simple Symphony op. 4;
Präludium und Fuge für 18 Streichin-
strumente op. 29; PROKOFIEFF,
„Symphonie classique" D-dur op. 25
- Leningrader Kammerorchester,
Lasar Gosman (1,2) Großes Rund-
funk-Sinfonieorchester der UdSSR,
Gennadi Roshdestwensky
Eurodisc 87444 KK (1 S 30)

Bedeutung: Brittens op. 29 neu im Katalog
Darstellung: spröde bis handfest, auf gu-

tem Niveau
Klangbild: offen, recht präsent, wenig

transparent, recht voll, geringfügig
scharf, ausgewogen, wenig räumlich

Fertigung: einwandfrei

Zum Vergleich herangezogen: Prokofieff:
Marriner (Decca SAD 22144) 9/74

Ganz so naheliegend, wie es auf den er-
sten Blick scheint, ist diese Werkkoppelung
eigentlich nicht: Obschon es sich hier zwei-
mal um Jugendwerke und zweimal um Spie-
lereien mit überlieferten musikalischen For-
men handelt, ist Prokofieffs geistreiche Sin-
fonie-Paraphrase doch um einiges sub-
stanzhaltiger, pointierter als Brittens „Sim-
ple Symphony", die zudem eigentlich eine
Suite ist.
Gennadi Roshdestwenskys relativ spröde
und teilweise ebenso rasant wie derb zu-
packende Darbietung der „Klassischen Sin-
fonie" ist schon von der Kassette mit den
Sinfonien Prokofieffs (Eurodisc) her be-
kannt. Die Britten-Werke werden vom Le-
ningrader Kammerorchester recht handfest
dargeboten - eine Interpretation, die nicht
unbedingt geeignet ist, die manchmal arg
papierne Konstruktion der Kompositionen
zu überspielen. Insbesondere das Opus 29
- über das der Plattenhüllentext vorsichts-
halber gleich schweigt - kann hier nicht ge-
rade überwältigen.

Rainer Wagner

O THE ACADEMY IN CONCERT. Al-
binoni, Adagio g-moll für Violine und
Streicher; Mendelssohn Bartholdy,
Scherzo g-moll aus Oktett Es-dur
op. 20; Händel, Minuet aus „Bere-
nice"; Sinfonia pastorale aus „Mes-
sias"; Mozart, Marsch D-dur KV 335
Nr. 1; Deutscher Tanz C-dur KV 605
Nr. 3 („Schlittenfahrt"); Bach, Sinfo-
nia aus „Weihnachtsoratorium"
BWV 248; Air aus Ouvertüre D-dur
BWV 1068; Pachelbel, Kanon ä 3
D-dur; Beethoven, 12 Kontretänze
WoO 14 - lona ßrown, Violine; Aca-
demy of St. Martin-in-the-Fields,
Neville Marriner
EMI Electrola 1 C 063-02503 (1 S
30)

Bedeutung: nicht mehr als eine (teure) Visi-
tenkarte

Darstellung: klangkultiviert, mit musikali-
scher Intelligenz, auf hohem Niveau

Klangbild: offen, unterschiedlich präsent,
transparent, recht voll, unverfärbt,
ausgewogen, räumlich

Fertigung: einwandfrei

The Academy in concert: Hoffentlich nicht

mit diesem Programm, das selbst für die
„Proms" reichlich farbig wäre. Niemand
sollte deshalb vom Titel auf die tatsächli-
chen Academy-Konzerte rückschließen.
Die Platte will und kann nicht mehr sein als
eine Visitenkarte. Diese aber spricht für die
Academy of St. Martin unter Neville Marri-
ner, für ihr Können, ihre Klangkultur, ihren
musikalischen Geschmack. Nicht grundlos
zählt das Ensemble heute zu den weitbe-
sten Kammerorchestern dank seiner Sensi-
bilität, seiner Diskretion, seiner Intelligenz.
Nahezu alle Vorzüge klingen im Verlauf des
vorliegenden Programms an, von dem mir
trotz Orchestration das Mendelssohn-
Scherzo sowie der zwingend gespannte
Pachelbel-Kanon am besten gefielen. Wäh-
rend beide Bach-Sätze wohltuend unsenti-
mental und kantabel fließend ausmusiziert
wurden, wollte sich - zumal bei dem
Marsch D-dur aus KV 335 - der rechte Mo-
zart-Ton nicht einstellen. Um so differen-
zierter und rhythmisch federnder gerieten
dafür die zwölf Kontretänze Beethovens,
deren Facettenreichtum den Interpreten
ein glänzendes Zeugnis ausstellt.

Ekkehart Kroher

Konzerte

o VIVALDI, Vier Violinkonzerte (Con-
certi e-moll PV 106 „II favorito";
a-moll PV 10; g-moll PV 343; E-dur
PV 246 „L'amoroso" für Solovioline,
Streicher und Continuo - Arthur Gru-
miaux, Violine; Mitglieder der Staats-
kapelle Dresden, Vittorio Negri
Philips 6500690(1 S 30)

Bedeutung: von der Kunst, Vivaldi zu spie-
len

Darstellung: mit kammerkonzertanter De-
zenz, auf teils hohem, teils gutem
Niveau

Klangbild: offen, geringfügig gedämpft (PV
10 und 343), präsent, transparent,
geringfügig dicht (PV 10 und 343),
recht voll, unverfärbt, geringfügig
rauh (PV 343), ausgewogen, räum-
lich

Fertigung: einwandfrei

Zum Vergleich herangezogen: PV 106: Mi-
chelucci (Philips 6747029) 10/73 -
PV 10: Ayo (Philips 6747029) 10/73
- PV 343: Kogan (Eurodisc 85967
MK) 1/73 - PV 246: Brandis (DG
2530094) 8/71 - Ayo (Philips
6747029)10/73

Trotz der Vivaldi-Hausse an der Schallplat-
tenbörse gehören Aufnahmen mit Spitzen-
geigern eher zu den Katalogausnahmen als
zur Regel, auch wenn einem auf Anhieb
vielleicht Oistrach, Kogan, Zukerman oder
Grumiaux einfallen mögen. Das hat zwei
Gründe. Zum einen den Ensemblegedan-
ken, zum anderen die heute längst nicht
mehr als extrem empfundenen Schwierig-
keiten, die manchen Virtuosen die Ausein-
andersetzung nicht lohnend erscheinen las-
sen. Wie unrecht sie haben, beweisen die'
vorliegenden Konzerte, die sogar einen Ar-
thur Grumiaux noch fordern - man braucht
nur in das Finale des a-moll-Konzerts PV
10 hineinzuhören. Es klingt angestrengter,
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als man nach dem eröffnenden Concerto
PV 106 erwartet hätte. Diesen Anfang emp-
finde ich als den Höhepunkt der Platte, als
Maßstab. Was Grumiaux hier an Differenzie-
rung, an Sensibilität, an Intelligenz beweist,
ist maßstäblich. Nicht Brio-Stringenz ä la
Musici, sondern kammerkonzertante, fast
kammermusikalische Dezenz charakteri-
siert die Wiedergabe, zu der die Staatska-
pelle Dresden unter Vittori Negri einen Or-
chesterpart von federnder Elastizität und
atmender Organik beisteuerte.
Schade, daß Grumiaux und das Orchester
diese Interpretationshöhe nicht durchhal-
ten konnten. Die Platte bringt gleichwohl
noch Hörenswertes genug, voran die herr-
liche Kantabilität des Largos aus PV 343,
die die Einspielung eine Alternative zur Auf-
nahme Kogans werden läßt. Auch das Or-
chester kann seine Anfangsleistung nicht
beliebig wiederholen, wie der Spannungs-
abfall im „LTamoroso"-Kopfsatz aus PV 246
zeigt. Trotz Negris Leitung klingt Vivaldis
Musik hier weniger nervig, weniger spontan
als bei I Musici, weniger klangkultiviert als
bei den Berliner Philharmonikern unter Ka-
rajan. Und Orchester wie Aufnahmetechnik
(hier besonders in PV 10 und 343) hätte
man an einigen Stellen mehr von Grumi-
aux' musikalischer Phantasie und gestalteri-
schem Differenzierungsvermögen ge-
wünscht. Da sage noch einer, Vivaldi sei
leicht zu spielen .. .!

Ekkehart Kroher

O MOZART, Flötenkonzert G-dur KV
313; Oboenkonzert C-dur KV 314 -
Werner Tripp, Flöte; Gerhard Turet-
schek, Oboe; Wiener Philharmoni-
ker, Karl Böhm
Deutsche Grammophon 2530527 (1
S30)

Bedeutung: Böhm setzt seinen Wiener Mo-
zart-Bläserkonzertzyklus fort

Darstellung: Solisten wenig brillant und in-
spiriert, auf mittlerem, Orchester mit
musikalischer Selbstverständlichkeit
und Transparenz auf hohem Niveau

Klangbild: deutlich gedämpft, recht prä-
sent, deutlich trocken, recht voll,
unverfärbt, ausgewogen, recht räum-
lich

Fertigung: deutliche Oberflächenstörun-
gen, störendes Rumpeln, geringfü-
gige Vorechos

Zum Vergleich herangezogen: Flötenkon-
zert: Galway, Baumgartner (Euro-
disc 88248 MK) - Zöller, Zöller (EMI
1 C 063-28503) - Blau, Karajan
(EMI 1 C 195-02238/40) 6/72 - Ram-
pal, Guschlbauer (EMI 1 C
065-28204) - Nicolet, Richter (Tele-
funken TK 11 508/1-2) - Oboenkon-
zert: Koch, Karajan (EMI 1 C
195-02238/40) 6/72 - Black, Marri-
ner (Philips 6707020) 11/73

Nachdem im vergangenen Jahr Mozarts Kla-
rinetten- und Fagottkonzert unter Karl
Böhm mit den Wiener Philharmonikern und
deren Solisten erschien (siehe Heft 7/74),
wird nun mit der vorliegenden Platte der
Zyklus der Bläserkonzerte Mozarts mit dem
ersten Flötenkonzert und dem Oboenkon-
zert fortgesetzt. Auch hier setzt Böhm seine
Konzeption fort, die Partituren gestochen
scharf, bar jeden romantisch-virtuosen Bei-
werks erklingen zu lassen. Dabei geht beim
Orchester die Rechnung wieder voll auf:
Klar und deutlich lassen sich Linien und
Konturen bis in alle Nebenstimmen verfol-
gen. Nicht ganz so begeistert bin ich dieses
Mai von den Solisten. Dem Flötisten Wer-
ner Tripp fehlt es da einfach an tonlicher
Brillanz, um an seine glänzenden Konkur-
renten heranzukommen, auch musikalisch
wirkt alles ein wenig bieder und trocken.
Nicht wesentlich besser sieht es bei sei-
nem Orchesterkollegen, dem Obisten Ger-

hard Turetschek aus. Zwar muß man spe-
ziell bei den Wiener Oboisten bei Verglei-
chen einräumen, daß sie noch das konser-
vative alte deutsche Instrumentenmodell
spielen, das sie fast vibratolos mit recht
eigener spröder Tongebung blasen. Trotz-
dem glaube ich, daß Turetschek nicht gut
beraten ist, wenn er sich dann doch am Vi-
brato versucht, das dann jedoch recht kurz
und fast meckernd ausfällt. Pluspunkte im
Vergleich zu Tripp sind bei ihm auf der
musikalisch-dynamischen Seite zu ver-
zeichnen. Dennoch, beide Aufnahmen wer-
den sich von der Solistenseite gesehen
kaum gegen die massive Konkurrenz durch-
setzen, ihre Bedeutung wird letzten Endes
nur auf Böhms Mozart-Interpretation beru-
hen.

Holger Arnold

MOZART, Flötenkonzert Nr. 1 G-dur
KV 313; Flötenkonzert Nr. 2 D-dur
KV 314; Andante C-dur KV 315 für
Flöte und Orchester - James Gal-
way, Flöte; Festival Strings Lucerne,
Rudolf Baumgartner
Eurodisc 88248 MK (1 Qm 30)

Bedeutung: Spitzenaufnahmen
Darstellung: tonlich brillant, mit musikali-

scher Selbstverständlichkeit und
Wärme, auf hervorragendem Niveau

Klangbild: offen, präsent, sehr transparent,
sehr voll, unverfärbt, ausgewogen,
sehr räumlich

Fertigung: deutliche Oberflächenstörun-
gen, geringfügige Knack- und Kni-
stergeräusche

Der Ire Galway ist nach Aurele Nicolet der
zweite Flötist französischer Prägung (er stu-
dierte in Paris unter anderem bei Rampal),
dem es gelang, im traditionell konservativ-
deutsch besetzten Bläsersatz der Berliner
Philharmoniker eine Soloposition zu ergat-
tern. Seit seinem Eintritt in dieses Orche-
ster im Jahre 1968 galt er in Fachkreisen
mehr oder weniger als Geheimtip, auf
Schallplatte machte er sich bisher, abgese-
hen von seiner Tätigkeit als Solist innerhalb
des Orchesters, verhältnismäßig rar. Aller-
dings, was an Soloaufnahmen bisher her-
auskam, ließ stets aufhorchen: 1971 als
glänzender Ensemblemusiker in Quintettbe-
setzung mit seinen Orchesterkollegen
Koch, Leister, Piesk und Seifert (DG
2530077; siehe Heft 5/71), 1972 fiel er in-
nerhalb der Karajanschen Mozart-Bläser-
kassette durch die hervorragende Gestal-
tung seines Parts im Flöte-Harfenkonzert
KV 299 auf (EM! 1 C 195-02238/40; siehe
Heft 6/72). Mit der Einspielung der beiden
Flötenkonzerte Mozarts und des Andante
KV 315 ist Galway endgültig der Durch-
bruch zur Spitze der international renom-
mierten Flötistenelite gelungen. Allein Gal-
ways Ton macht die Platte schon hörens-
wert: In ihm vereinigen sich, um es einmal
lesbar zu charakterisieren, Zöllers kernige
Substanz und Rampais silberhelle Brillanz,
ohne je in die etwas oberflächlich-glatte
Windigkeit, die letzterer gerne hören läßt,
zu verfallen. Daneben kommt auch die
musikalische Seite nie zu kurz. Das läuft al-
les mit selbstverständlicher Sicherheit ab:
Herrlich klingende Kantilenen, absolut si-
chere Markierung und Phrasierung der vir-
tuosen Passagen und traumwandlerisch si-
cher gestaltete Übergänge. Daß Galway
hier nicht mit „seinen" Berliner Philharmo-
nikern spielt, ist angesichts der vorzüglich
agierenden Festival Strings kaum bedauer-
lich, besonders wenn man an den Klang-
brei denkt, den Karajan teilweise bei den
Aufnahmen zu der oben erwähnten Kas-
sette mit den Berlinern anrührte. Rudolf
Baumgartner zeichnet mit seinem vorzügli-
chen Ensemble im wesentlichen hörbar von
Galway inspiriert dessen Konzept adäquat
nach. Geringfügige Einwände ergeben sich
nur im Kopfthema des ersten Satzes im

G-dur-Konzert, das etwas verwaschen er-
scheint.

Holger Arnold

oSCHUMANN, Klavierkonzert a-moll
op. 54; Konzertstück G-dur op. 92 -
Wilhelm Kempff, Klavier; Sinfonie-
Orchester des Bayerischen Rund-
funks, Rafael Kubelik
Deutsche Grammophon 2530484 (1
S30)

Bedeutung: Altersdokument
Darstellung: mehr Eusebius als Florestan,

Schumanns Feuer in mildem Licht,
auf hohem Niveau

Klangbild: offen, präsent, transparent, voll,
unverfärbt, ausgewogen, räumlich

Fertigung: einwandfrei

Schumanns verzückt-ungestümes Klavier-
konzert - durch Alter, Reife, milde Gelöst-
heit auf eine unvermutete Ebene transpo-
niert. Was macht Kempff, dessen alte Mono-
aufnahme nach wie vor eine der überzeu-
gendsten Aufzeichnungen des op. 54 ist,
aus der zu gewaltigem Sprung ansetzen-
den Akkordfigur des Beginns? Kaum den
Versuch, einige Energie zusammenzuraf-
fen. Wer die Platte auflegt und von dem
Achtzigjährigen Mut und Geist und Kraft
eines fünfzig Jahre jüngeren erwartet, darf
sich über gelinde Enttäuschung nicht bekla-
gen. Auch der nicht, der mit der Partitur in
der Hand „Hanslick" spielt. Oder besser-
sie dürfen sich ruhig beklagen und zufrie-
den Fleisher, Freire oder Lupu auf den Plat-
tenteller legen. Wer jedoch diesem großen
Künstler zugesteht, „seine" (allein durchs
pure Faktum der Jahre, der Einsichten und
Erfahrungen geläuterte) Version des Schu-
mann-Konzerts auch auf der Platte noch
einmal zu spielen, der wird durch allerlei
Reichtum entlohnt. Kempff sucht seine
Trümpfe, es kann nicht anders sein, weni-
ger bei Florestan als bei Eusebius, findet in
jedem Takt den individuellen Ausdruck, die
typische Färbung, baut mit Bedacht an den
melodischen Verspannungen und läßt sich
dann im letzten Satz vom Komponisten so-
gar noch zu fest zupackenden Oktavgän-
gen verleiten. Kempff nähert zwar Gegen-
sätze einander an, bevorzugt gemeinsam
mit seinem Dirigenten die gemäßigten
Tempi, doch ist er nach wie vor auf klar-un-
mißverständliche Konturenzeichnung, ja li-
neare Härte aus, und sein Lyrismus hat mit
weichlicher Sentimentalität nicht das ge-
ringste zu tun. Es soll keiner kommen und
behaupten, dieser Schumann sei in Milch
getauchtes Weißbrot! Kubelik und die zu-
verlässigen Sinfoniker des Bayerischen
Rundfunks assistieren mit feinstem agogi-
schen Gespür für des Alten Weise.
„Konzertstück" nennt das Cover die Rück-
seite. Im Bielefelder und in Schumann-
Werkverzeichnissen heißt das Stück um-
ständlich „Introduktion und Allegro appas-
sionato", was genaugenommen seinen Un-
tertitel ausmacht. In einer Zeit eifrigen
Schumann-Ausgrabens verdient es dank
seiner lyrischen wie dramatischen Kraft
unbedingt ein größeres Publikum. Kempff
und Kubelik (Bläser!) kosten die weitge-
sponnenen Gefühlsverästelungen dieser
Partitur adäquat aus, lassen im abschlie-
ßenden Allegro durchaus Energie und Elan
ins Freie.

Wolfgang Schreiber

oPROKOFIEFF, Violinkonzerte Nr. 1
und 2 - Ruggiero Ricci, Violine; Or-
chester von Radio Luxemburg, Louis
de Froment
Candide QCE 31081 (1 Qm 30)

Bedeutung: der zweite Quadro-Prokofieff
Darstellung: sensibel, tonschön, ausgegli-

chen, virtuos, auf hohem bis hervor-
ragendem Niveau
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1975 - unser Geschäft ist 70 Jahre alt. Seit
seinem Entstehen vor 70 Jahren - also 1905 -
handeln wir immer mit Schallplatten und Musik.
BONGIOVANNI - Rizzoli 28 - BOLOGNA
(ITALIA)

Leila Gencer: new recital LP
Silvana Bocchino: Debüt on LP

ORIGINAL MONO CETRA OPERAS:
Aida: Corelli-Guelfi
Carmen: (high.) Corelli-Tassinari
Elektra: Konetzni-Modl-Mitropoulos
Traviata: Callas-Albanese

Sammler aus Deutschland mögen in DM zahlen.
Schreiben Sie uns bitte in englisch oder fran-
zösisch.

Klangbild: geringfügig gedämpft, präsent,
transparent, voll, unverfärbt, ausge-
wogen, sehr räumlich

Fertigung: deutliche Oberflächenstörun-
gen, geringfügige Knistergeräusche

Zum Vergleich herangezogen: Amoyal,
Lombard (EMI 1 C 065-30862 Q)
2/75

Nach dem jungen Geiger Pierre Amoyal hat
nun Ruggiero Ricci eine quadrophonische
Einspielung der beiden Prokofi eff-Violinkon-
zerte vorgelegt. Ricci spielt aus einer weit-
aus größeren Erfahrung und Abgeklärtheit
heraus, er weiß den bisweilen etwas sprö-
den Konturen des Jugendwerkes Farbe und
Gestalt abzugewinnen, er ist technisch
dem Jüngeren zudem überlegen, und die
Platte wirkt - stereophon abgehört - klang-
lich sehr viel überzeugender als die Elec-
trola-Aufnahme: Hier muß man Orchester-
partien nicht erraten, man hört sie. Louis de
Froment ist sicherlich kein Spitzendirigent,
aber dafür verzichtet er - anders als der
Pultmatador Lombard - auf dirigentische
Mätzchen. Er musiziert zurückhaltend,
genau der Partitur entsprechend; und viel
mehr wird man von der Orchesterbeglei-
tung bei diesen so sehr auf den Solisten
zugeschnittenen Konzerten kaum erwarten
dürfen. Ruggiero. Ricci aber, über dessen
teilweise etwas gepreßte Tongebung man
sich streiten kann, weiß die bisweilen kalei-
doskopartige Formanlage des Frühwerkes
wie die konventionelle Dreisätzigkeit von
op. 63 gleichermaßen mit virtuosem Leben
zu erfüllen, sein Spiel hat Glanz, Kraft und
zahlreiche geigerische Höhepunkte, ohne
daß Details unter den Tisch fallen. Die tech-
nische Herstellung könnte sorgfältiger sein,
Knistergeräusche am Anfang der ersten
Seite stören. Sonst aber ist diese Auf-
nahme - nicht zuletzt wegen ihres günsti-
gen Preises - eine der empfehlenswerte-
sten aus dem jetzigen Angebot.

Wulf Konoid

O GERSHWIN, All the Works for Orche-
stra & for Piano & Orchestra (Cat-
fish Row [Suite from „Porgy &
Bess"], An American in Paris, Rhap-
sody in Blue, Second Rhapsody,
Concerto in F, Cuban Overture, Pro-
menade, „i Got Rhythm" Variations,
Lullaby [Version for String Orche-
stra] - Jeffrey Siegel, Klavier; Saint
Louis Symphony Orchestra, Leonard
Slatkin
Vox QSVBX 5132 (3 Qm 30)

Bedeutung: Spitzen interpretationen der
Orchesterwerke

Darstellung: jederzeit inspiriert; weniger
auf Effekt als auf Transparenz be-
dacht; Solist auf hohem (Rhapsody)
bis gutem (Concerto) Niveau; Orche-
ster und Dirigent auf hervorragen-
dem bis hohem Niveau

Klangbild: offen, präsent, transparent, voll,
unverfärbt, deutlich unausgewogen
durch (Klavier), recht räumlich

Fertigung: einwandfrei

Zum Vergleich herangezogen: Previn (EMI
1 C 063-02199) - Szidon (DG
2530055) - Entremont (CBS 71056)

Im Aufspüren kleiner und kleinster Reper-
toirelücken hatte Vox schon immer mehr
als einen halben Kopf vorn. Neuerdings
prescht die Firma technisch vor, indem sie
das Repertoire in QS-Quadroaufnahmen
anzubieten beginnt. Wir besitzen nun also
den ersten quadrophonischen Gershwin,
darüber hinaus natürlich komplett: alle Or-
chesterwerke und die gesamten Komposi-
tionen für Klavier und Orchester - bei Vox
gibt es da, getreu dem enzyklopädischen
Imperativ, keine halben Sachen.
Bemerkenswerter jedoch als der techni-
sche Aufwand ist an der vorliegenden Kas-
sette der Interpretationsansatz ihrer beiden
jungen Protagonisten Siegel und Slatkin.
Sie setzen auf einen Gershwin der leisen
Zwischentöne, der vergrübelten Bluespar-
tien und sehnsüchtigen Lyrismen, der eher
langsamen Tempi und beinahe skrupulös
eingesetzten Effekte. Dabei bringen sie bis
dahin nie gehörte Details der Partitur ans
Licht (etwa in den Übergängen der Rhap-
sody in Blue). und wer glaubt, nach einigen
Dutzend Aufnahmen sei dieses Werk bis
auf den letzten Tropfen ausgequetscht,
sieht sich hier eines besseren belehrt: Das
klingt jederzeit inspiriert und fern aller Rou-
tine etwa des Gespanns Pennario und Slat-
kin sen. Ein solch musikalisch bresthaftes
Stück wie die Second Rhapsody freilich ver-
mögen auch die beiden Amerikaner nicht
zu retten: Ebenso will ihnen der rhythmi-
sche Drive in den Ecksätzen des Concerto
in F nicht so recht gelingen. Dies mag auch
durch die Aufnahmetechnik bedingt sein,
die das Klavier zu weit in den Hintergrund
verpflanzt hat: Die Repetitionsfiguren des
Klaviers im Schlußsatz des Concerto habe
ich schon weitaus markanter und zupacken-
der gehört (Szidon, Previn). Bei Siegel
klingt das wenig profiliert und vom Klavier-
ton her etwas dünn.
Slatkin und sein Orchester aus St. Louis
braucht in den Orchesterwerken keinen
Vergleich mit großen Namen zu scheuen.
Spontane Frische und mitreißende Spiel-
freude (Bläsersolisten!), ein abgestufter
Klangsinn und Slatkins untrügliches rhyth-
misches Feeling sichern den Orchesterein-
spielungen (Catfish Row!) den Rang von
absoluten Spitzenaufnahmen, die auch
klanglich unter stereophonen Bedingungen
einen ausgezeichneten Eindruck hinterlas-
sen. Eine reichbebilderte Beilage - der Etat
von Vox sieht wohl immer noch keinen
Übersetzer für die amerikanischen Texte
vor - rundet eine sehr empfehlenswerte
Kassette ab.

Wolfgang Mohr

WLASSOW, Violoncellokonzert Nr. 1
C-dur; WAINBERG, Violinkonzert
g-moll op. 67 - Mstislav Rostropo-
witsch, Violoncello; Leonid Kogan,
Violine; Großes Sinfonieorchester
des Moskauer Rundfunks; Sinfonie-
orchester der Moskauer Staatsphil-
harmonie, Gennadi Roshdestwen-
sky, KyriH Kondraschin
Deutsche Grammophon 2530512 (1
S30)

Bedeutung: interessante Begegnung mit
modernen sowjetischen Komponi-
sten

Darstellung: trotz eines Livemitschnitts
(Wlassow) von großer Perfektion,
abgerundet und schlüssig, auf ho-
hem Niveau

Klangbild: geringfügig gedämpft, präsent,
transparent, voll, geringfügig rauh,
ausgewogen, räumlich

Fertigung: einwandfrei

Man hat im Westen höchstens nur eine
vage Vorstellung von der Vielzahl der Perso-

nalstile, die das sowjetische Musikleben
bestimmen. Um so erfreulicher ist die vorlie-
gende Platte mit Großwerken zweier relativ
wenig im Westen bekannter Komponisten,
die ihren Rang keineswegs nur durch die
Solisten Rostropowitsch und Kogan erhält.
Das erste Cellokonzert von Wladimir Wlas-
sow (Jahrgang 1903) ist ein anspruchsvol-
les, blendendes Virtuosenstück, das freilich
in seiner konservativen Faktur kaum An-
sprüche westlicher Progressisten erfüllt.
Dennoch stellt es in seiner prallen, instru-
mental ungemein farbig gebotenen Gestik
ein Eigenes dar, dem man genau ortbare
geistige Väter schwerlich nachweisen
kann. Als das Werk 1964 mitgeschnitten
wurde (in Anwesenheit eines beispielhaft
disziplinierten Publikums), fing man zu-
gleich eine der großartigsten Leistungen
von Rostropowitsch ein. Eines freilich ist zu
bedauern: Der Komponist hat sich intensiv
mit der Musik Kirgisiens auseinanderge-
setzt, und davon, leider, hört man in diesem
Stück kaum etwas. Dabei ist die Folklore
dieses Landes eine der rhythmisch und me-
lodisch fesselndsten Volksmusiken Zentral-
asiens. Und es mag ein mehr privater
Aspekt sein: Es hätte schon faszinierend
wirken können, wenn Wlassow ein Mehr
davon hätte hörbar machen wollen. Nun ja.
Moisse Wainberg (1919 geboren) lebt seit
1941 in der Sowjetunion. Der gebürtige
Pole läßt fast ungezügelt-motorisch eine
wahrhaft chassidische Glut Klanggestalt
werden. Von Anfang an führt das Soloinstru-
ment in seinem 1959 komponierten Violin-
konzert in g-moll; es ist ein energisch sich
gebendes Stück, das trotz des weitge-
schwungenen zweiten Satzes ein Stück je-
ner „optimistischen" Musik ist, die gele-
gentlich nicht ohne Grund als zumindest in
diesem Lande anachronistisch bezeichnet
wird. Die Aufnahme aus dem Jahre 1961
hat durch Leonid Kogan ein hohes Niveau
bekommen - und ergänzend muß gesagt
werden, daß man der Aufnahme das Alter
nicht so ohne weiteres anmerkt. Sowohl im
Cellokonzert von Wlassow als auch in Wain-
bergs Violinkonzert assistieren mit Rosh-
destwensky und Kondraschin erstklassige
Dirigenten. Die Platte ist gewiß nicht jeder-
manns Sache, aber sie enthält doch interes-
sante Eindrücke von Komponisten jenseits
der kargen, hierzulande bekannten kompo-
nierenden sowjetischen Stargarde.

Knut Franke

Kammermusik

o HAYDN, Streichquartette op. 54; op.
55; op. 64 („Tost-Quartette") - Ama-
deus-Quartett
Deutsche Grammophon 2740107 (6
S30)

Bedeutung: eine Reihe zusammenhängen-
der Haydn-Quartette mit dem Ama-
deus-Quartett

Darstellung: mit gezügelter Intensität und
Expression, technisch weitgehend
perfekt, auf hohem Niveau

Klangbild: offen, präsent, transparent, voll,
unverfärbt, ausgewogen, räumlich

Fertigung: deutliche Oberflächenstörungen
auf den Seiten 3-6, geringfügige Kni-
stergeräusche, geringfügig Verzer-
rungsneigung im Innenraum der Sei-
ten 3-6
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Zum Vergleich herangezogen: op. 76 Nr 3
Amadeus (DG 2726034) - op 54-
Juilliard (CBS 61 549) 12/74

Seit der von Moser und Dechert besorgten
praktischen Ausgabe (Peters 1918) der
Streichquartette Joseph Haydns gibt es
auch die umstrittene Teilung in die „Be-
rühmten" und in die Stücke der Ergän-
zungsbände. Die Schallplattenveröffentli-
chungen beschäftigen sich dann zu großen
Teilen mit den Berühmten der „Berühm-
ten". Die vorliegende Einspielung kümmert
sich glücklicherweise um derlei Kategorien
nicht, sondern bringt eine Reihe von Quar-
tetten, wie sie Haydn in wenigen Jahren
(etwa 1787-1790) komponiert hat. Zu den
„berühmten" zählen nur die Opera 54 und
64 Nr. 2-6.
Die zusammenhängende Edition der zwölf
Quartette stützt sich offensichtlich auf den
tradierten Namen „Tost-Ouartette". Über
die mannigfaltigen Probleme, die dieser
Name aufwirft, gibt das begleitende Heft
genaue Auskunft. Sicher ist nur die Wid-
mung des op. 64 an Jean Tost, dessen Iden-
tifizierung mit dem gleichnamigen - offen-
bar sehr guten - Geiger des Esterhäzy-Or-
chesters nicht zwingend ist. Eine Verknüp-
fung der in der Faktur der Quartette ables-
baren Bevorzugung der ersten Violine mit
diesem Umstand ist damit dann auch nicht
zweifelsfrei gegeben.
Beschäftigt man sich mit der vorliegenden
Einspielung, so ist ein gewisser Wandel
des von früheren Aufnahmen bekannten
Darstellungsstiles und Klangbildes der
Amadei unüberhörbar. Zunächst einmal
sind die Aufnahmen etwas präsenter und in
der Basis etwas breiter. Sie scheinen et-
was durchsichtiger, die erste Violine tritt
etwas weniger hervor. In op. 64 Nr. 3 (Ada-
gio) ist die Balance allerdings fast schon
ins Gegenteil verkehrt. An anderen Stellen
wird das kurzfristige Zurücktreten der er-
sten Violine eher an nicht ganz kraftvoll
durchgespielten Stellen in hohen Lagen auf
der E-Saite liegen.
Im Bereich der Darstellung ist es, als sei
der Tonfall des Amadeus-Quartetts dabei,
sich zu ändern. Die expressive, großbogige
Linienführung, verbunden mit einer ausge-
sprochen beweglichen Agogik und Dyna-
mik im engen Bereich der Motivik wie in
größeren Räumen, findet sich nicht in glei-
chem Maße wie früher. Es scheint auch, als
sei der Klang eine Spur schlanker gewor-
den, wobei das möglicherweise auch an
den oben beschriebenen Änderungen der
Aufnahmetechnik liegen mag. Ein Ver-
gleich mit der älteren Aufnahme (1964) des
op. 76 Nr. 3 bestätigt diesen Eindruck (zu-
gleich wird durch den Vergleich bis zu
einem gewissen Grade die mögliche Erklä-
rung für die aufgezeigten Phänomene aus-
geschlossen, daß sich nämlich die Zurück-
haltung auf die Beschäftigung mit der Mu-
sik Haydns zurückführen lasse). Die allge-
meine Feststellung scheint mir für die vorlie-
gende Einspielung doch so wichtig, daß
das Unterfangen einer Beschreibung von
nicht Vorhandenem für einige Punkte ge-
wagt werden soll. Am auffälligsten ist wohl
die Zurücknahme im Bereich der Agogik.
Deutlich belegbar ist das an „solistischen"
Stellen und im Vergleich mit den Juilliards.
Im Trio von op. 54 Nr. 1, wo das Cello bei
den Juilliards die agogische Führung in die
Nähe der Grenze dessen bringt, was das
Stück tragen kann, geht Lovett sehr viel
gleichmäßiger vor. Ähnliches läßt sich über
den Mittelteil des langsamen Satzes von
op. 54 Nr. 3 in bezug auf die Primgeige sa-
gen. Diesen Satz spielt das Amadeus-Quar-
tett insgesamt deutlich schneller, und er
verliert dadurch an kontrastierender, detail-
lierter Ausformung, an melodischer Intensi-
tät. Wesentlicher für den Gesamteindruck
sind Passagen, die sich nicht so sehr auf
einen Spieler konzentrieren, sondern mehr
auf das Ensemble. Es sind immer wieder
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Übergänge und Einschnitte im Verlauf, Stel-
len, wo sich in der Darstellung der Verände-
rung einzelner Elemente der Musik die Be-
wältigung musikalischer Probleme zeigt:
Das winzige Moment eines Ritardandos
zum Abfangen eines Bogens, die rhythmi-
sche Freiheit in einem Übergang werden
manchmal - so hat man den Eindruck -
bewußt vermieden. Wenn dann noch eine
in Abschnitten geringere dynamische Diffe-
renzierung hinzukommt (etwa beim Über-
gang zum zweiten Thema im ersten Satz
von op. 54 Nr. 3), gerät die Darstellung in
Gefahr, an Intensität und unmittelbar über-
tragbarer Überzeugungskraft zu verlieren.
Bei schnellen Sätzen insbesondere ent-
steht der Eindruck einer gewissen Flüchtig-
keit, der im wesentlichen sicher auf die be-
schriebenen Probleme und die damit gege-
bene Inkonsequenz in der Führung des
Ablaufs zurückgeführt werden kann. In den
Opera 54 spielen die Juilliards zum Teil die
Ecksätze schneller, ohne vergleichbare Er-
scheinungen. Nur sind dabei - vor allem in
op. 54 Nr. 1 - die motorischen Elemente so
überbetont, daß mir von daher eine Verkür-
zung der Musik gegeben scheint.
Alle diese Aspekte zeigen sich besonders
in der ersten Hälfte der zwölf Quartette und
auch besonders in den etwas spröderen
Opera 55 (es scheint, als habe die Teilung
in berühmte und andere Quartette doch
eine gewisse Berechtigung). Die sechs
Quartette von op. 64 verdrängen zwar den
Eindruck in bezug auf die Veränderung des
Tonfalls nicht, wirken aber insgesamt et-
was überzeugender. Dynamische und ago-
gische Mittet werden deutlicher konstruktiv
und gliedernd eingesetzt. Obwohl hier die
Plastizität und die Unmittelbarkeit der Dar-
stellung größer sind, bleibt die Tatsache,
daß Intensität und Expression zurückge-
nommen und distanziert erscheinen. Mög-
licherweise fehlt dem spürbar größeren
Bemühen um Großbogigkeit das Gegenge-
wicht der intensiven Formung kleinerer Ele-
mente, die auch in den Opera 64 nicht so
selbstverständlich ist wie in früheren Ein-
spielungen.

Bei allen Untersuchungen des Details und
bei aller kritischen Beschreibung bestimm-
ter Phänomene kann man nicht anders, als
den Aufnahmen insgesamt ein technisches
und musikalisches Niveau zu bescheini-
gen, das nur von wenigen anderen Ensem-
bles in gleicher Weise erreicht wird. Ob tat-
sächlich eine grundsätzliche oder eine
momentane Änderung des Darstellungs-
stils vorliegt, kann eigentlich nur die Zu-
kunft zeigen.
Ein Wort noch zu den im Vorspann ausge-
wiesenen Mängeln in der Fertigung: Sie
bewegen sich weit jenseits des Tolerierba-
ren. Da sie lediglich auf zwei Platten auftre-
ten, kann man nur hoffen und vermuten, es
habe ein Ausrutscher in der Endkontrolle
vorgelegen.

Rainer Wilke

MOZART, Sämtliche Werke für
Streichquartett - Quartetto Italiano
Philips 6747097 (9 S 30)

Bedeutung: erste Gesamtausgabe mit den
Divertimenti KV 136-38

Darstellung: intensiv, klangvoll, kontrast-
reich, dabei kontrolliert, auf hohem
bishervorragendem Niveau

Klangbild: offen, präsent, transparent, sehr
voll, unverfärbt, ausgewogen, recht
räumlich, geringfügige Spielgeräu-
sche

Fertigung: geringfügiges Bandrauschen,
zum Teil geringfügige Verzerrungs-
neigung im Innenraum

In dieser Kassette mit Mozartscher Quar-
tettmusik finden sich Einzelplatten, die zwi-
schen 1967 und 1973 aufgenommen oder
veröffentlicht und nun zu dieser Gesamtedi-
tion zusammengefaßt wurden. Als sehr reiz-
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volle Ergänzung zu den existierenden Or-
chesteraufnahmen werden zusätzlich zu
den 23 Streichquartetten in dieser Kassette
die Divertimenti KV 136-38 (die Bezeich-
nung „Divertimento" und die Besetzungs-
frage sind strittig) und das KV 546, Adagio
und Fuge, angeboten. In dieser Besetzung
sind die Divertimenti Katalogneuheiten. Die
einzelnen Platten haben bei ihrer Erstveröf-
fentlichung eine teilweise recht unter-
schiedliche Beurteilung erfahren (siehe
etwa Hefte 4 und 7/72; 7/73). Eine ganz ein-
heitliche Beurteilung läßt sich auch beim
Überblick über die Gesamtedition nicht ge-
ben. Allerdings scheint mir, daß das Niveau
insgesamt nicht im mittleren, sondern im
oberen Bereich anzusiedeln ist. Das Quar-
tetto Italiano zeigt einen sehr differenzier-
ten Umgang mit der Musik Mozarts. Der un-
terschiedlichen Faktur früher und später
Quartette wird Rechnung getragen. Dabei
sind die interpretatorischen Ansätze durch-
weg dem Text zuzuordnen und ergeben -
mit einigen wenigen Abstrichen überzeu-
gende Lösungen.
Die Quartette bis KV 173 tragen deutliche
Züge einer orchestralen Gebrauchsmusik:
Die Divertimenti sind in ihrer unentschiede-
nen Besetzungsfrage dafür geradezu bei-
spielhaft. Auch die vorhandenen Ansätze
zu einer in die Zukunft weisenden Stimmbe-
handlung in den letzten Quartetten dieser
Reihe ändern im Prinzip nichts an der Cha-
rakterisierung derStücke. Die Italienerspie-
len sie mit großem klanglichen Einsatz und
nicht locker lassender Intensität. Sie ver-
deutlichen vorhandene Kontraste sehr,
ohne eine besonders enge Differenzierung
anzustreben. Instrumentaler Drive und gro-
ßer, schöner Klang sind in diesen Diverti-
menti besonders beeindruckend.
Der engagierte Interpretationswille aller
vier Spieler führt in den langsamen Sätzen
der frühen Quartette manchmal zu einer
klanglichen Überfrachtung und zu überzo-
genen Schwellern auf einzelnen Töne&
wodurch der freie Fluß mitunter etwas lei-
det. Am ehesten wird dieses Phänomen im
KV 156 und dem dazugestellten Adagio
deutlich.

Auch für die späteren Quartette ab KV 387
gelten die beschriebenen Grundlagen der
Darstellung. Die einzelnen Elemente werden
der jetzt endgültig kammermusikalisch-
quartettmäßigen Kompositionsweise ent-
sprechend in sehr viel differenzierterer
Form eingesetzt. Gleich bleibt nur das En-
gagement, die Darstellungsintensität. Der
orchestrale Klang wird in eine Reihe von
dynamisch und farblich abgestuften Schat-
tierungen aufgelöst. Die ausgedehnte Nut-
zung kontrastierender Elemente im Klangli-
chen, in der Dynamik und Artikulation erge-
ben eine Darstellung mit deutlichen Kontu-
ren und gezielten Abläufen. Die Fuge von
KV 387 etwa zeigt, daß ein großer Forte-
klang (T. 31) bewußt eingesetzt und daß die
kontrastierenden Motive (die Achtelfigur
und das „Zweite Thema") nicht weniger in-
tensiv, aber mit deutlich anderen Vorstellun-
gen dagegengesetzt werden. Ebenso entfal-
tet sich dramatische Intensität erst im Piu
allegro des vierten Satzes von KV 421,
nachdem Thema und Variationen im Alle-
grettoton ausgekostet wurden.
Neben dem Vielen, was gelungen ist und
überzeugt, gibt es einige Einbrüche. Der
langsame Satz von KV 590 ist meines
Erachtens zu schnell angegangen und
kann sich nicht entfalten. Es scheint, als
sollte das durch die schon oben kritisch
erwähnte leichte Überintensität aufgefan-
gen werden - ein Unternehmen, das mißlin-
gen muß. Dieses KV 590 fällt tatsächlich
insgesamt etwas aus der Reihe. Es zeigt in
besonders hohem Maße eine mehrmals zu
beobachtende rhythmische Instabilität des
Ensembles. Sie äußert sich in mangelnder
Präzision des Zusammenspiels und gele-
gentlichem Eilen. Zwar kann ich mich der
entschieden negativen Beurteilung der ge-

samten Darstellung durch Manfred Kahl-
weit (siehe Heft 7/73) nicht anschließen,
aber die deutlichsten Einschränkungen
sind wohl für dieses Werk zu machen. Es
scheint, als sei dem Quartetto Italiano das
Ausbalancieren der nahezu extremen Kon-
traste (1. Satz, T. 1 -3), der hoch komplizier-
ten Faktur in den Ecksätzen und der techni-
schen Probleme mit dem eigenen Darstel-
lungswillen nicht ganz gelungen.
Insgesamt wird man sagen können, daß die
Tendenzen des Quartetto Italiano in der
Darstellung weniger zur empfindsamen Ele-
ganz des Rokoko als eher zur Dramatik und
Bewegung des Sturm und Drang gehen. Da
aber die Mittel, insbesondere klangliche
und kontrastbildende, allgemein sehr ge-
zielt und kontrolliert eingesetzt werden, er-
gibt sich eine Aufnahme, die als Interpreta-
tion Mozartscher Musik sehr überzeugt und
technisch sowie künstlerisch hoch einzu-
schätzen ist.

Rainer Wilke

O AMERICAN STRING QUARTETS,
Vol. II: 1900-1950 (Werke von Cop-
land, Piston, Gershwin, Thomson,
Schuman, Sessions, Hanson, Men-
nin, Ives) - The Kohon Quartet
Vox SVBX 5305 (3 S 30)

Bedeutung: Darstellung einer wichtigen
Epoche der amerikanischen Musik
in ihren Kammermusikwerken

Darstellung: engagiert, virtuos, insgesamt
auf hohem Niveau

Klangbild: offen, recht präsent, transpa-
rent, voll, unverfärbt, ausgewogen,
recht räumlich

Fertigung: einwandfrei

Zum Vergleich herangezogen: Mennin: Juil-
liard Quartet (Columbia CSP CML-
4844) - Thomson: Juilliard Quartet
(Columbia CSP CML-4987) - Ives:
New York String Quartet (Columbia
M 30230)

Die vorliegenden Aufnahmen schließen die
Lücke zwischen den bereits von Vox edier-
ten Kassetten der frühen Streichquartette
und denen der Avantgarde. Die ausgewähl-
ten Komponisten haben, bei allen Unter-
schieden in der Qualität der Werke, eines
gemeinsam: Sie gelten als die eigentlichen
Begründer einer eigenständigen amerikani-
schen Musik. Sie waren oder sind nahezu
ausnahmslos bedeutende Lehrer, den soge-
nannten „Europa-Komplex" - bis um 1910
konnte ein Künstler, der nicht in Europa stu-
diert hatte und dessen Werke nicht nach
dem traditionellen Regelkanon gearbeitet
waren, in seiner Heimat keinen Blumentopf
gewinnen - haben sie alle mehr oder weni-
ger erfolgreich abgeworfen.
Die Auswahl der Kammermusikwerke, die
zwischen Akademismus und Experiment
angesiedelt sind, darf als repräsentativ an-
gesehen werden: Sie umfaßt so heterogene
Werke wie Thomsons neo-klassizistisches
zweites Quartett oder Hansons eklektizisti-
sches und in der Romantik des 19. Jahrhun-
derts verwurzeltes Quartett in einem Satz,
aber auch Kompositionen wie das serielle
zweite Quartett von Sessions, das in der
Entwicklung dieses Komponisten einen
wichtigen Wendepunkt markiert. Ohne Kom-
promisse in bezug auf Harmonik, rhythmi-
sche und strukturelle Textur zeigt sich das
zweite Quartett von Peter Mennin, dem
jüngsten der hier vorgelegten Komponi-
sten. Erwähnenswert bleibt noch Schu-
mans drittes Quartett, das für dessen groß-
formatige dritte Sinfonie das Modell gelie-
fert haben dürfte. Ives, der insbesondere
mit seinem zweiten Streichquartett einen
der gewichtigsten Beiträge zur amerikani-
schen Kammermusik geliefert hat, ist nur
mit dem knapp zweiminütigen Scherzosatz
aus dem Set für Streichquartett, „basso"

und Klavier vertreten: ein ungeheuer kom-
primiertes, mit polyrhythmischen Partien
durchsetztes und zwischen Jux und Ernst
(Zitate amerikanischer Lieder!) pendelndes
Werk. Coplands oder Gershwins Versuche
auf diesem Gebiet bleiben da nichts als
wenn auch sympathische Versuche, ein
Thomson oder Hanson haben im Vergleich
zu Ives doch schon eine dicke Patina ange-
setzt. Daher ist es unverständlich, daß Vox
die Einspielung der beiden Ives-Quartette
durch das Kohon-Quartett nicht beigefügt
hat.
Eine ganze Reihe dieser Werke wurde in
den spätfünfziger Jahren in Amerika von
den Juilliards eingespielt (etwa Mennin,
Thomson, Ives u. a.). Die Interpretation
durch das Kohon-Quartett schneidet im Ver-
gleich recht gut ab: engagiert, zuweilen
etwas rauh im Klang, technisch souverän,
vielleicht in den komplizierten Partien (Men-
nin) ohne die letzte Virtuosität der Juil-
liards, vermögen die Einspielungen der Ko-
hons aufgrund der besseren Klangqualität
durchaus gleichzuziehen.

Wolfgang Mohr

Klavierwerke

oSCHUBERT, Klaviersonate B-dur
op. posth.; Impromptu op. 142 Nr. 2
- Ctifford Curzon
DeccaSXL6580 (1 S 30)

Bedeutung: die B-dur-Sonate als Lieder
ohne Worte

Darstellung: „normal", gesanglich, ohne
metaphysische Zuckungen; klang-
lich leuchtend realisiert, mit solidem
pianistischem Zugriff, auf hohem Ni-
veau

Klangbild: offen, präsent, transparent, voll,
unverfärbt, ausgewogen, räumlich

Fertigung: einwandfrei

Zum Vergleich herangezogen: Schnabel
(Electrola ASD COLH 33) - Richter
{Eurodisc 86222 MK) 11/73

Die neue Aufnahme der späten Schubert-
schen B-dur-Sonate durch Clifford Curzon,
den Schüler von Artur Schnabel, Wanda
Landowska und Nadia Boulanger, zeichnet
sich vor allem durch gestalterische Ehrlich-
keit aus, durch die Sicherheit, mit der der
Ton Schuberts getroffen wird, durch Ruhe
und unprätentiöse Absicht, die liedhaften
Melodien Schuberts so einfach und unfor-
ciert wie möglich auszusingen. Von Rich-
ters epischer Breite und Tiefe ist er dabei
ebenso weit entfernt wie von Schnabels
dramatisch aufzuckendem Impuls. Statt die
vom Russen so eindrucksvoll gespielte
neuntaktige Überleitung zur Wiederholung
der Exposition des Molto moderato, samt
der Wiederholung selbst, in die Interpreta-
tion einzubringen, hängt Curzon an den
Schluß der Platte lieber das As-dur-lm-
promptu D. 935. Richters zeitliche, aber
auch geistige Dimension, in der der immer
wieder abgründig stockende erste Satz
eine Ausdehnung von 25 Minuten erhält,
bleibt Curzon verschlossen; er spielt ihn 12
Minuten (!) schneller. Damit ist eigentlich
alles über die Aufnahme gesagt, was
durchaus keiner negativen Abqualifizierung
gleichkommt. Hohe Klangkultur, fließende
Rhythmik, lyrische Verinnerlichung - das
sind die nicht gering zu schätzenden musi-
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ai Optimum.
THORENS TD145

ue, kompromißlose
HiFi-Plattenspieler

kompromißlos Kompromißlos
in der Erfüllung strengster mit der neuen HiFi-gerechten THORENS-Hochfrequenz-Schaltautomatik.

HiFi-Maßstäbe für höchste Ansprüche Die optimale Lösung für eine reibungsfreie und trägheitslose Präzisions-
bei optimaler Lebensdauer. Endabschaltung.

THORENS TD 145
HiFi-Präzisions-Plattenspieler

mit der raffinierten THORENS-Neuentwtcklung
THORENS-Hochfrequenz-ScMtautomatik.

Das Prinzip dieser ausgeklügelten neuen THORENS-Hochfrequenz-
Schaltautomatik: Die erhöhte Bewegungsgeschwindigkeit des Ton-
armes in der Auslaufrille der Schallplatte erzeugt in diesem
Hochfrequenzschwingkreis ein Steuersignal. Die elektronische Aus-
wertung dieses Hochfrequenzsignales löst folgende Automatik-
vorgänge gleichzeitig aus: Sofort-Abheben des Tonarmes und
Sofort-Abschalten des Motors. Bei voller Erhaltung schon sprich-
wörtlich gewordener THORENS HiFi Qualität ergeben sich durch
die raffinierte THORENS Schaltautomatik diese zusätzlichen
Praxisvorteile:

• Selbst extrem voll bespielte LP's lösen den Schaltvorgang erst an
ihrem Ende aus.

• Selbst extrem weit innen liegende Rillen können studiomäßig ohne
Auslösung des Schaltvorganges angesteuert werden.

• Ein versehentlicher seitlicher Stoß auf den Tonarm löst sofort das
automatische Abheben des Tonarmes und die Laufwerkabschaltung
aus. Dadurch zusätzliche Sicherheit für die Schonung von Schallplatte
und Abtastdiamant.

• Bei stehendem Plattenteller verhindert die THORENS Hochfrequenz-
Schaitautomatik den Absenkvorgang des Tonarmes zum Schutz von
Schallplatte und Abtastdiamant.

• Selbst bei Ausfall der Stromzufuhr wird das Laufwerk ausgeschaltet
und der Tonarm automatisch abgehoben.

Das Optimum eines kompromißlosen HiFi-Plattenspielers:
der neue THORENS TD 145.

fono forum 5/1975

Ferrit-Abstimmelement

Nähere Informationen bei Ihrem HiFi-Fachhändler oder durch

BOLEX G M B H Foto-HiFiAudiovision
8045 Ismaning bei München
Oskar-Messter-Straße 15

455



kaiischen Tugenden des Egländers, der
hier belegt, daß Schuberts Sonaten nicht
unter allen Umständen in jenem Grenzbe-
reich angesiedelt werden müssen, jenseits
dessen es nur noch um die „letzten Fra-
gen" geht. Lebensfreudiger artikuliert, eili-
ger durchschritten „erzählt" die B-dur-So-
nate auch von anderen, irdischen Dingen.

Wolfgang Schreiber

CHOPIN, Mazurken fis-moll op. 59
Nr. 3; cis-moll op. 50 Nr. 3; Des-dur
op. 30 Nr. 3; f-moll op. 7 Nr. 3;
e-moll op. 4 Nr. 2; D-dur op. 33 Nr.
2; Etüden cis-moll op. 10 Nr. 4;
E-dur op. 10 Nr. 3; c-moll op. 10 Nr.
12; Prelude h-moll op. 28 Nr. 6; Wal-
zer cis-moll op. 64 Nr. 2; Polonaise
A-dur op. 40 Nr. 1 - Vladimir Horo-
witz
CBS 76307(1 S30)

Bedeutung: Neues von Zeus
Darstellung: pianistisch unüberbietbar kraft-

voll und feurig; gestalterisch von
traumhafter Differenzierung, auf her-
vorragendem Niveau

Klangbild: offen, präsent, geringfügig hal-
lig, voll, unverfärbt, ausgewogen,
sehr räumlich

Fertigung: einwandfrei

Die Aufnahmen stammen außer der f-moll-
Mazurka, dem cis-moll-Walzer (beide 1968)
und der c-moll-Etüde (1972) - wenn man
den Angaben des Covers trauen darf - aus
dem Jahre 1973. Achtung dennoch, Horo-
witz-Historiker! Wolfgang Mohr kommt in
seiner umfassenden Diskographie in Heft
10/74 zu anderen Daten. Wie der Dissens
auch entschieden wird, hier haben wir den
bislang jüngsten Stand der (diesmal in den
Studios aufgezeichneten) Horowitzschen
Klavierkunst. Und da der Pianist nur sehr
zögernd neue Stücke ins Repertoire nimmt,
sei darauf hingewiesen, daß Prelude, Polo-
naise und D-dur-Mazurka Horowitz-Platten-
premieren darstellen.
Bei der interpretatorischen Beurteilung
kommt man um einen dicken Stern nicht
herum. Phänomenal, wie auch dem 70jähri-
gen noch immer jene technischen und ge-
stalterischen Mittel unvermindert zur Verfü-
gung stehen, die ihn seit Jahrzehnten zum
„Klaviergott" dieser Erde erheben. Dabei
ist Horowitz mit Chopin, anders als mit
Beethoven, sozusagen bei sich selbst. So
läßt er den Mazurken eine Differenzierung
im Rhythmischen und Dynamischen ange-
deihen, die ans Mirakulöse grenzt; die un-
geahnte strukturelle Tiefenschärfe und „Po-
lyvalenz", die er den Stücken vom Klangpa-
rameter her entlockt, überträgt sich auf de-
ren Bedeutung: Man glaubt Chopin neu zu
hören. Allein Auswahl und Zusammenstel-
lung der Mazurken verraten Horowitz1 un-
trügliches Gespür für Proportionen, wobei
er übrigens einer gewissen Theorie von
mehr männlich und mehr weiblich charakte-
risierten Stücken folgt. Im ganzen ist der
Formulierung Knut Frankes auf der Hülle,
daß „Horowitz' Subjektivität prophetische
Züge" zeige und „neue Gesetze aus der
Musik herauszumeißeln" vermöge, wenig
mehr hinzuzufügen.
Die B-Seite bringt keine Enttäuschung der
somit gesteigerten Erwartung. Diecis-moll-
Etüde wird man selten so kraftvoll in der
pianistischen Substanz, so klar und uner-
bittlich-motorisch in den atemversetzend
hingepeitschten Figurationen hören. Nur
bei Horowitz klingt die Schlußstretta („con
piü fuoco possibile") derart halsbreche-
risch, lebensgefährlich. Die unvermeidliche
E-dur-Etüde spielte der Pianist 1949 langsa-
mer und manierierter. Jetzt gestaltet er sie
geradezu elegant, fast beschwingt, wo an-
dere sentimental oder schwerblütig herum-
grübeln. Melancholie, eine sehr leise aller-
dings, hat sie auch bei ihm. „Revolution"

heißt für den amerikanischen Russen et-
was sehr Kalkuliertes, auf keinen Fall Dio-
nysisch-Aufrauschendes; aus der c-moll-
Etüde macht er jedenfalls ein Kabinett-
stück überlegener Disposition, ironisch
gewürzt. Im h-moll-Prelude schließlich
knallt er nicht nach übl(ich)er Gewohnheit
die linke Baßmelodie heraus, sondern
spielt sie zart-zurückgenommen, gleichsam
in Gänsefüßchen -das ist absolutes Augen-
maß! Rhythmisch gibt es hier keinerlei Zu-
geständnisse an schlingernde Seelen, die
bedachtsam pulsierende rechte Hand
schafft Abstand und Ruhe. Der Walzer -
ganz diskreter Charme alter Schule; die
„Militär"-Polonaise - heitere Musterung
pianistischen Kriegsmaterials.
Horowitz, der Klavierlöwe, der Effekt-
donnermeister? Man höre sich die Platte
nur einmal im Hinblick auf das Wörtchen
„Diskretion" an! Bange Frage zum Ab-
schluß: Wann endlich löst uns der Künstler
ein, was er bisher nur in häppchenweisen
Vorfreuden verabreicht? Wann spielt er uns
„die" Etüden, „die" Preludes auf Platten?
Wird er es jemals tun?

Wolfgang Schreiber

SKRJABIN, Sämtliche Walzer; Al-
bumblätter, Nocturnes - Wolfgang
Saschowa
FSM 43014(1 S30)

Bedeutung: Saschowas dritte Skrjabin-LP
Darstellung: pianistisch fesselnd, sachbezo-

gen nüchtern, den Binnenstrukturen
Skrjabinschen Klaviersatzes auf der
Spur, auf hohem Niveau

Klangbild: geringfügig höhenbetont, prä-
sent, transparent, geringfügig dünn,
unverfärbt, ausgewogen, räumlich

Fertigung: deutliche Knack- und Knisterge-
räusche, geringfügige Verzerrungs-
neigung

Zum Vergleich herangezogen: op. 38: Ponti
(Candide CE 31040) - op. 45,1: Ho-
rowitz (CBS 73072)

„Ich werde nicht eher ruhen, als bis jede
Note, die Skrjabin geschrieben hat, aufge-
nommen wurde", so ließ uns Wolfgang Sa-
schowa vor rund einem Jahr durch Inter-
view (siehe Heft 4/74) wissen. Jetzt kommt
er seinem erklärten Ziel um eine weitere
Skrjabin-LP näher, die sich der Walzer, Al-
bumblätter und Nocturnes des bedeuten-
den Russen annimmt. Wichtige Stücke der
Platte sind Katalogneuheiten, so die
„Quasi Valse" op. 47 aus dem Jahre 1906,
die zur Auflösung des Formmodells ten-
diert, und der As-dur-Walzer op. 38, den
Ponti imposant einspielte: beiden Werken
gebührt unter den eingespielten Walzern
der Vorrang. Von 1910 stammt das Album-
blatt (ohne Tonartbezeichnung) op. 58: ein
den musikalischen Pioniertaten jener Jahre
kongeniales Stück von nur 23 Takten, des-
sen tonale Führungslosigkeit den Hörer
trotz der einlenkenden Vortragsbezeich-
nung „con delicatezza" geradezu irritiert,
ja benommen zurückläßt. Unter den fünf
Nocturnes befindet sich ein Stück des 12jäh-
rigen Knaben, das vor allem dessen Stilsi-
cherheit, selbst in der Nachahmung vorge-
fundener Muster, eindrucksvoll dokumen-
tiert. Das „Poeme-Nocturne" op. 61 be-
zeichnet das späteste Werk der Sammlung
- ein sowohl impressionistisch verfahren-
des, als auch untröstlich melancholisches
Stück, das zu kennen unbedingt verlohnt.
Die Skrjabin-Verdienste des Berliner Piani-
sten Saschowa, der sich mutig dem auf Ver-
schleiß abzielenden Betrieb zu entziehen
weiß, wurden 1973, wie innerlich, im Verein
mit seiner exzellenten Etüdenplatte mit
weiß, wurden 1973, wie erinnerlich, im Ver-
ein mit seiner exzellenten Etüdenplatte mit
dem Deutschen Schallplattenpreis hono-
riert. Saschowas Klavierspiel hängt sich kei-

neswegs an von ihm gern zitierte pianisti-
sche Vorbilder an. Gleich der einleitende
gis-moll-Walzer des 14jährigen Skrjabin
zeigt die Charakteristika: eine gewisse
Atemlosigkeit des Duktus, die die deutliche
Chopin-Nähe des Jugendwerks geschickt
verfremdet, und reiches Nebenstimmen-
spiel, das jeglicher Glätte aus dem Wege
geht und die teilweise verwirrenden rhyth-
mischen Binnenstrukturen in ihrer ganzen
vertrackten Sprödigkeit bloßlegt. Der Ober-
stimmenglanz, die elegante Süffigkeit, die
ein Horowitz dem „Feuillet d'alburrr op.
45, Nr. 1 zu geben weiß, sind darum ganz
bewußt nicht seine Sache. Mit eventuell zu
befürchtender Provinzbiederkeit haben
Sachbezogenheit und Bescheidenheit des
Pianisten nicht das geringste zu tun. Davor
bewahrt ihn nicht nur sein (vor allem im
Akkordspiel) imponierendes Können, son-
dern auch eine ausgesprochen selbstbe-
wußte und autonome künstlerische Sicht
auf den Komponisten genialer Klavierminia-
turen.

Wolfgang Schreiber

RAVEL, Das Klavierwerk (Le Tom-
beau de Couperin; Gaspard de la
nuit; Valses nobles et sentimenta-
les; Sonatine; Pavane pour une in-
fante defunte; Jeux d'eau; Prelude;
La Valse; A la maniere de Borodine
et Chabrier; Menuet antique; Me-
nuet sur le nom de Haydn; Miroirs -
Abbey Simon
Vox SVBX 5473 (3 S 30)

Bedeutung: vierter Gesamt-Ravel für Kla-
vier; durch „La Valse" fast überkom-
plett

Darstellung: undämonisch, klar umrissen,
mit präzisem Griff, auf hohem Ni-
veau

Klangbild: geringfügig gedämpft, recht prä-
sent, transparent, voll, unverfärbt,
recht räumlich, teilweise deutliches
Mitbrummen des Pianisten

Fertigung: geringfügige Oberflächenstörun-
gen, geringfügige Knack- und Kni-
stergeräusche, geringfügiges Rum-
peln, geringfügiger Höhenschlag,
geringfügige Vorechos

Zum Vergleich herangezogen: Casadesus
(CBS 77246) 12/73 - Nakajima (Co-
losseum 610)

Abbey Simon hat in dieser Aufnahme eini-
ges zu bieten. Wenn man beim Störenden,
jedoch nur am Rande Wichtigen beginnt:
Simons Mitbrummkunst übertrifft die ver-
gleichbaren Kehlkopfmühen seiner Kolle-
gen Gould und Serkin um ein Vielfaches.
Daß solche „Gesangseinlagen" bei der
Aufnahme nicht rigoros getilgt wurden,
spricht weniger gegen Simon als gegen die
Aufnahmeleitung. Es gibt, um solcherlei zu
beheben, ganz probate Mittel. Eines be-
steht in kollegialem, zusprechendem Hu-
mor. .. Dieses Moment, ferner die Vor-
echos und geringfügige Verwellung der
Platten sind eigentlich das einzige, was
sich gegen die Ravel-Kassette sagen läßt.
Dem eher unterkühlten, technisch freilich
hoch versierten musikalischen Tempera-
ment Simons kommt Ravels Tonsprache
sehr entgegen. So enthält die Kassette
einen vom Standpunkte der textlichen Exe-
gese sehr überzeugenden Ravel: klar,
scharf umrissen, nie verwaschen, selten
grübelnd. Das ist kein unheimliches, nach
Dämonen suchendes Spiel, sondern die
deutlich proportionierte, klanglich präzise
kalkulierte Leistung eines gescheiten Man-
nes, dem Parfüm ebenso fremd ist wie Me-
taphysik. Bei Debussy wäre das ins Auge
gegangen - hier ist es in einem dem Ansatz
Casadesus' vergleichbaren Maße richtig.

Knut Franke
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KARL AONCHINGGR
zum 60. Geburtstag, seinem

STUTTGARTER KAM/V^OPGH€5I€R
zum 30-jährigen Bestehen

und wir freuen uns über 25 Jahre exklusive Zusammenarbeit
DECCfl

SONDERVERÖFFENTLICHUNGEN ZUM JUBILÄUM

JOHANN SEBASTIAN BACH
Die großen Orchesterwerke
Die sechs Brandenburgischen
Konzerte
Die vier Orchestersuiten
Die Kunst der Fuge
Ein musikalisches Opfer
Solisten: Jean-Pierre Rampal,
Aurele Nicolet, Igor Kipnis u. a.
6.35270 (7 LP's) DECCA
Limitierte Kassettenausgabe
zum Sonderpreis DM 128,-

fono forum 5/1975

Die großen Vokalwerke
Johannes-Passion - Matthäus-
Passion - Messe in h-moll -
Weihnachtsoratorium
Solisten: Elly Ameling,
Hanneke van Bork, Yvonne Minton,
Helen Watts, Werner Krenn,
Tom Krause, Peter Pears,
Hermann Prey, Fritz Wunderlich,
Wiener Akademiechor
Stuttgarter Hymnuschorknaben
Lübecker Knabenkantorei
6.35271 {11 LP's) DECCA
Limitierte Kassettenausgabe
zum Sonderpreis DM 148,-

TELDEC
TELEFUNKEN-DECCA
SCHALLPLATTEN GMBH

Deutsches Magnifikat
„Mein Seel - erhebet den Herrn"
Kantate 3, BWV 10
Lateinisches Magnifikat BWV 243
Elly Ameling, Hanneke van Bork,
Helen Watts, Werner Krenn.
Tom Krause, Marius Rintzler
Wiener Akademiechor
6.41915 DECCA
Sonderauflage
mit vollständiger Discographie
und reich bebilderter Textbeilage
nur DM 10,-

unverbindliche Preisempfehlung
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Lied
Chorwerke

Oper

CANCIONES ESPAGNOLAS, Lieder
laus Mittelalter und Renaissance -
Teresa Berganza, Mezzosopran; Nar-
ciso Yepes, Gitarre
Deutsche Grammophon 2530504 (1
S30)

Bedeutung: Kostbarkeiten für Kenner und
Liebhaber

Darstellung: sehr musikalisch und persön-
lich, auf hervorragendem Niveau

Klangbild: offen, präsent, sehr transparent,
recht voll, unverfärbt, ausgewogen,
recht räumlich

Fertigung: einwandfrei

Eine überaus reizvolle Platte legt die Deut-
sche Grammophon vor: Teresa Berganza,
eine der stärksten und ohne Zweifel unkon-
ventionellsten Sängerpersönlichkeiten der
Gegenwart, singt eine Anthologie altspani-
scher Gesänge aus dem 13., 15. und 16.
Jahrhundert. Es handelt sich bei den älte-
sten Beispielen des Alfonso X. el Sabio um
unbegleitete Gesänge im Stil der französi-
schen Trouveres, deren Kunst nach 1200
ihre große Blüte und Ausstrahlung in die
anderen europäischen Kulturländer, also
auch nach Spanien erlebte. Wobei die spa-
nischen Troubadoure, deren Kunst sich -
wie die Beispiele hier zeigen - zunächst an
religiösen Themen der Marienverehrung
entzündete, naturgemäß auch spanische
und maurische Elemente verarbeiteten.
Und dieser eigenartige Charakter hat sich
durch die späteren Jahrhunderte erhalten
als eine ganz eigene Farbe in den Liedern
und Canzonen der höfischen Renaissance-
kunst, die den Hauptteil der vorliegenden
Platte ausmachen: Kleine Romanzen, Lie-
beslieder und stark folkloristische Canzo-
nen, bei denen die Singstimme von einer
Gitarre begleitet ist-wobei das Cover, das
außer den viersprachigen Liedtexten auf
alle näheren Angaben verzichtet, leider
auch verschweigt, ob es sich hier um origi-
nale Sätze oder um Bearbeitungen handelt.
Teresa Berganza ist für eine solche Antho-
logie die ideale Interpretin. Die dunkle, reiz-
voll timbrierte Stimme wird musikalisch
makellos geführt, ihre Beweglichkeit
schafft den richtigen stilistischen Charak-
ter, ohne daß sie auf vollen sängerischen
Einsatz zu verzichtet hätte. Die selbstver-
ständlich meisterhafte Behandlung der
Sprache tut ein übriges. Narciso Yepes be-
gleitet unaufdringlich aber überaus farbig
und lebendig. Eine Kostbarkeit!

Gottfried Kraus

O SCHÖNBERG, Gurrelieder für Soli,
Sprecher, Chor und Orchester -
Jess Thomas, Tenor; Marita Napier,
Sopran; Yvonne Minton, Alt; Sieg-
mund Nimsgern, Bariton; Kenneth
Bowen, Tenor; Günther Reich, Spre-
cher; BBC-Sinfonieorchester und
-Chöre, Pierre Boulez
CBS 78264 (2 S 30)

Bedeutung: Boulez röntgt den Spätromanti-
ker Schönberg

Darstellung: emotioneil distanziert; von un-
übertrefflicher Orchesterdifferenzie-
rung; Singstimmen stark in den In-
strumentalkörper integriert; auf ho-
hem Niveau

Klangbild: offen, geringfügig entfernt, ge-
ringfügig hallig, voll, unverfärbt, aus-
gewogen, sehr räumlich

Fertigung: einwandfrei

Zum Vergleich herangezogen: Kubelik {DG
2707022) - Ferencsik (EMI 1 C
193-02 504/05)

Boulez hat gesprochen! Lange genug
mußte man auf jene Version der „Gurrelie-
der" (1900-1911) warten, die die gewaltige
Fülle der Monumental-Kantate mit Hilfe
moderner Aufnahmetechnik adäquat in die
Rillen pressen würde. Kubeliks musikalisch
packende DG-Liveaufzeichnung kann
klanglich kaum mehr genügen, Ferencsiks
EMI-Konzertmitschnitt aus Dänemark lei-
det unter Balancemängeln. Pierre Boulez
ging in die Aufnahmestudios, bevorzugte
technische Perfektion. Bei ihm bekommt
man denn auch zum erstenmal demon-
striert, welch aberwitzig differenzierter or-
chestraler Apparat sich hinter der zunächst
nur bombastisch wirkenden Klangfassade
dieser Partitur verbirgt, welch raffinierte
Farben der junge, vom spätromantischen
Orchesteridiom besessene Schönberg zu
mischen verstand. Hier kommt also das
Orchester, vor den Sängern, zu seinem vol-
len Recht, werden nicht Operngesänge be-
gleitet. Zuweilen scheinen die Stimmen, vor
allem die der Liebenden, Waldemar und
Tove, geradezu Teile dieses Instrumental-
körpers, werden von ihm überlagert, tau-
chen unter. Anders als bei Kubelik sind die
Charaktere der „Handlung" nicht zu drama-
tischem Mitleben aufgerufen, sondern spre-
chen aus der epischen Distanz heraus.
Emotion wird, wie immer bei Boulez, durch
die vermittelnde Instanz der Partitur hin-
durch gefiltert, erscheint als kühl dispo-
nierte statt als direkt-lebendige. Für Marita
Napier wirkt sich die Zurücknahme an
einer Stelle negativ aus: „Sterne jubeln,
das Meer, es leuchtet", von der Borkh einst
flammend-expressiv gestaltet, klingt bei ihr
enttäuschend unbeteiligt, verbreitet ledig-
lich kühlen Schimmer; die Stimme tönt glä-
sern von irgendwoher aus dem Hinter-
grund. Jess Thomas1 heldisches, oft ange-
griffen wirkendes Material hat Mühe mit der
schweren Partie; es muß nicht unbedingt
überlegte Klangregie sein, wenn die Orche-
sterwogen öfters über ihm zusammenschla-
gen. Die übrigen Solisten, zumal Günther
Reich im abschließenden Sprech-Melo-
dram, bestehen ihre Aufgaben hervorra-
gend. Dagegen fehlt es den Chorpassagen
(„Waidemars Mannen")trotz moderner Auf-
nahmemittel, zuweilen empfindlich an rhyth-
mischer Strukturierung. Hier hat die Platte,
wie bei Mahlers Achter, noch keineswegs
jenes Rezept gefunden, das auch in höch-
ster Massierung von Chor und Orchester
noch klare Kontur in der Wiedergabe er-
laubt; andererseits sind das nun einmal die
heiklen Gegebenheiten einer Partitur, die
„an Stärke der einzelnen Instrumentengrup-
pen alle Partituren übertrifft, die vor oder
nach diesem Werk geschrieben wurden"
(E. Freitag). Fazit: Boulez und das BBC-Or-
chester produzieren zwar einen traumhaft-
schönen (und zumeist leicht entfernten), in

den Farben optimal nuancierten Klang,
doch das Problem der Balance zwischen
allen Teilen des hypertrophen Werkes ver-
mochten auch sie (noch) nicht schlüssig zu
lösen.

Wolfgang Schreiber

oMOZART, Cosi fan tutte - Montser-
rat Caballe (Fiordiligi), Janet Baker
(Dorabella), Wladimiro Ganzarolli
(Guglielmo), Nicolai Gedda (Fer-
rando), lleana Cotrubas (Despina),
Richard van Allan (Don Alfonso);
John Constable, Cembalo; Chor und
Orchester des Royal Opera House
Covent Garden, Colin Davis
Philips 6707025 (4 S 30)

Bedeutung: Colin Davis weiter - und mit
Gewinn - auf den Spuren Mozarts

Darstellung: natürlich, locker, präzise ohne
Überakzentuierungen, mit Sinn für
Humor, Emotionalität der „Cosi"-Mu-
sik, auf hohem Niveau

Klangbild: offen, präsent, sehr transparent,
recht voll, unverfärbt, ausgewogen,
recht räumlich

Fertigung: einwandfrei

Zum Vergleich herangezogen: Böhm, della
Casa (Decca SMA -D 25019/1-3)
8/68 - Böhm, Schwarzkopf (EMI 1 C
16301182/84) 7/63 - Klemperer
(EMI 1 C 191-02249/52) 8/72 -
Leinsdorf, Price (RCA LSC 6416/
1-4) 2/69 - Solti, Lorengar (Decca
SKB -D 25125/1-4) 10/74 - Teresa
Berganza singt Mozart {Decca SMD
1136)8/69

Mozart-Spezialist Erik Smith begnügt sich
nicht mit der Rolle des Produzenten. Es
liegt ihm auch am Herzen, dem bildungsgie-
rigen Hörer die rechten Belehrungen über
das Werk nicht aus zweiter Schreiberhand,
sondern höchstpersönlich zuteil werden zu
lassen. Was ihm in den vorangegangenen
Davis-Einspielungen oder der väterlichen
Schmidt-Isserstedt-Aufnahme so informativ
und gut gelang, geriet - abgesehen von der
fachlich abgesicherten historischen Ku-
lisse - ausgerechnet bei der höchst amü-
santen und putzmunteren neuen „Cosi fan
tutte" auf die leicht schiefe Bahn. Smith
gibt da so manches als Faktum aus,-was
lediglich seine private und teils ebenso ver-
wunderliche wie hypothetische Meinung
ohne Anspruch auf bewiesene Gültigkeit
darstellt. Wobei der zoologische Vergleich
der Liebesbereitschaft der Damen Fiodiligi
und Dorabella mit weiblichen Geparden
zwar eine erstaunliche exegetische Neu-
schöpfung ist, aber als Kuriosum weniger
Gewicht hat als die eklatante Fehlcharakte-
ristik der Despina. Ausgerechnet von ihr,
der intriganten Egozentrikerin, vernimmt
Smith inmitten „den zynischen Bemerkun-
gen, dem Gerede und den hohlen Prote-
sten des Finales des 1. Aktes" die beiden
Sätze, die sein Herz „am meisten mit ihrem
zarten Mitleid bewegen: Cosa vedo . . . und
Colle pietoso mani". (Wie im Textbuch zi-
tiert auch Smith grammatikalisch falsch
„Con le pietoso". Im deutschen Text ist
besagte Passage außerdem durch Druck-
fehler oder Übersetzung auch noch in das
2. Finale verlegt.) Tatsächlich ist das angeb-
lich Herzbewegende Teil des abgekarteten
Spiels zwischen Alfonso und Despina, die
zwei Minuten später die angeblich sterben-
den Liebhaber als Medicus verkleidet mit-
tels eines Magnetsteines wieder lebendig
macht.
Wahrlich erstaunlich ist überdies, daß
Smith altbackene Brötchen wieder auf-
wärmt und an da Pontes Libretto herumnör-
gelt und -mäkelt. Das ist doch wirklich ein
Kapitel, das durch Alfred Einstein ein für al-
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lemal zugunsten des Librettisten abge-
schlossen sein dürfte. Smith allerdings
fühlt sich, eines Sinnes mit Beethoven,
„durch die schnöde Sinnlichkeit und den
Zynismus der Erzählung verletzt". Aber mit
Mozart im Rücken tröstet er uns, daß „Cosi
fan tutte keine krasse Pornografie, sondern
feine Nuancen von Leidenschaft und Witz"
aufzuweisen habe . . .
Gottlob hat dieses von nicht sonderlicher
Liebe und uneingeschränktem Ja zu Mo-
zarts „Schule der Liebhaber" inspirierte
Schreibwerk zwischen Dichtung und Wahr-
heit keinerlei Bezug zu der musikalischen
Realisation des Werkes durch Colin Davis.
Aus seiner Ecke kommt ein ganz anderer
Wind: erfrischend, heiter, witzig-humorvoll,
besinnlich wie ironisch, gefühlvoll, aber nie
sentimental, vital, spritzig und teperament-
voll, jedoch ohne Hektik. Mehr noch als
Davis Idomeneo und der sehr prächtig gera-
tene Figaro scheint diese Cosi eine Her-
zens- und Mentalitätssache zu sein. Da
ereignet sich in dieser sprachlich nicht zu
fixierenden Mozart-Mischung von Witz, Iro-
nie, Parodie und echtem Gefühl über die
Distanz zwischen Österreich und England
hinweg zwischen Komponist und Dirigent
so etwas wie ein Gleichklang: Niemals vor-
her hat Colin Davis Mozart so heiter-selbst-
verständlich dargestellt. Die Handlung und
dramatische Zuspitzung -verpackt in Kan-
tabilität und rezitativische Mobilität - ent-
wickelt sich bei Davis quasi mit einer humo-
rig-espressiven und gelassenen, über den
Dingen stehenden Spannung. Die straffe
englische Leine wird lockerer, bietet sich
freundlicher an als im Figaro, ohne nur
einen Deut an Präzision zu verlieren. Da
bleibt Davis penibel wie eh und je. Orche-
strale Brillanz wird von ihm ebenso wenig
hervorgekitzelt wietonmal erisch-instrumen-
tale Detailcharakteristik. Er, der ehemalige
Klarinettist, versagt seinen Holzbläsern
schnöde jedes angeberische Trillern und
freche Kichern und hält es mit Bernhard
Paumgartners Interpretationsforderung
nach einer „gedämpften Noblesse". Mit
dem sehr speziellen englischen Unterstate-
ment in Sachen Humor erschnuppert er
genau die richtige Fährte. Das genau unter-
scheidet seine Cosi von der vorangegange-
nen des Sir Georg Solti.

Obgleich Solti (wie vor ihm auch Klempe-
rer) das in allen Gruppen bessere, brillan-
tere, tonlich edlere Orchester hat als Davis
mit seinen eher soliden Covent-Garden-
Musikeraund ihren etwas glanzlosen Strei-
chern sowie den keineswegs außergewöhn-
lichen Holzbläsern, trifft Davis den eigentli-
chen Nerv der Cosi viel deutlicher. Im Ge-
geneinander von Solti und Davis (um von
den jüngsten Cosi-Ereignissen nach
Böhms beiden Aufnahmen, nach Jochum,
Suitner, Leinsdorf und Klempererzu reden)
wird trotz der Gemeinsamkeit beiderseiti-
ger Vernachlässigung orchestraler Details
total Gegensätzliches offenbar. Es zeigt
sich geradezu signifikant, daß dieses unde-
finierbare Konglomerat von Witz und Hu-
mor (unterbaut von Ironie wie Humanität)
nicht durch einen Willensakt zu ersteigern
ist, wie Solti es versucht. Da muß schon
etwas intuitiv Ungewolltes sein, eine Spur
Geist von gleichem Geist, die sich - wie
klein auch immer - in der winzigsten Ecke
mit der kompositorischen Intention völlig zu
identifizieren vermag. Mir scheint, daß Co-
lin Davis in seiner von jeglicher Überakzen-
tuierung freien Cosi-Aufnahme einen sol-
chen Status erreicht hat. Sie strahlt bei al-
ler Intensität und vitaler Munterkeit allzeit
ungezwungene Natürlichkeit aus und ver-
bindet die ambivalenten Elemente.
Davis hält es durchweg mit den Böhm-
Tempi. Abweichungen sind gewiß Dirigen-
tenzugeständnisse an seine Sänger. Denn
nicht nur die Sänger müssen den Taktstock-
schwingern gehorchen. Oft dreht sich der
Spieß auch um. So ist bei Davis zum Bei-
spiel der unflexible Non-Belcantist Wladi-

miro Ganzarolli als Guglielmo eine echte
Tempobremse. Er ist überhaupt das größte
Problem der Aufnahme. Davis hält leider an
diesem rauhbeinigen Sänger (der über viel
darstellerisches Vermögen verfügt) mit wah-
rer Nibelungentreue fest. Für den weltmän-
nischen Guglielmo fehlt Ganzarolli fast al-
les. Vor allem Linie, Intonation und Kanti-
lene. Daß die Stimme außerdem zu schwer
und ungefügig ist, im Timbre viel zu nah
dem Alfonso, wird in den Rezitativen deut-
lich. Von seinen Arien schweigt des Kriti-
kers Höflichkeit ohnehin. Den Alfonso singt
Richard von Allan sehr jung mit beachtli-
cher Stimme, aber noch um einige Grade
zu laut und vordergründig-humorvoll. Aller-
dings darf nicht außer Betracht bleiben,
daß die Figur des Alfonso zwar auf der
Bühne schon durch seine optische Präsenz
das Gleichgewicht als Schlüsselfigur her-
stellt, aber kompositorisch eher sparsam
bedacht ist und daher in einer Plattenkon-
serve grundsätzlich ins Hintertreffen gerät.
Daß die Deutsche Grammophon ihren im
Herbst zur Veröffentlichung anstehenden
Livemitschnitt der Salzburger Cosi unter
Böhm solange aufgeschoben hat, bis Fi-
scher-Dieskau nicht mehr als Alfonso mit
von der Partie war, ist fast unverzeihlich. Er
als einziger wäre wahrscheinlich imstande
gewesen, diese Diskrepanz zwischen
Bühne und Platte zu überbrücken. Heute
noch mehr als in der (gestrichenen) Jo-
chum-Einspielung von 1962.

Unter den Männerstimmen ist Nicolai
Gedda eindeutiger Favorit. Nicht nur, was
die Kultur, die Phrasierung, das Know-how
des Singens angeht, sondern vor allem
auch in der stilistischen Beherrschung des
Mozart-Gesangs. Seine Rezitative sind in
Diktion, Akzentuierung und temperament-
voller Plastizität vorbildlich. Was ihm für
sein „Un aura amorosa" heute schon ein
wenig an substanziellem lyrischen Schmelz
abgeht, kompensiert er durch musikalische
Differenzierung. Arie und Cavatine {Nr. 24
und 27) springt er mit sehr zügigem Tempi
an. Das bekommt den beiden - in den älte-
ren Aufnahmen immer gestrichenen - Soli
ganz ausgezeichnet, erhöht ihren Stellen-
wert, weil Tempo sich mit darstellerischem
Leggiero (Nr. 24) und groß ausgespieltem
Temperament, dramatischer Attacke in Nr.
27 verbindet. Plötzlich sind die beiden
Stücke keine Handlungsbremsen mehr.

Ein kritischer Punkt in dieser neuen Cosi
sind die von Davis sträflich vernachlässig-
ten Appoggiaturen. In seiner Idomeneoein-
spielung sah es so aus, als ob er den Sän-
gern in diesem Punkt nichts hätte durchge-
hen lassen. Nach seinem Figaro, dem Don
Giovanni und jetzt neuerlich der Cosi
scheint dies eher ein glücklicher Zufall ge-
wesen zu sein. Offensichtlich ist es eine
Sache, die Davis nicht sonderlich interes-
siert. So herrscht denn also demokratische
Freiheit, und jeder Sänger strickt seine
eigene Masche.

Daß Gedda ein Mozart-Sänger von echtem
Schrot und Korn ist, beweist er nicht zuletzt
in der kenntnisreichen Ausführung der Ap-
poggiaturen. Darin ist ihm nur Janet Baker
ebenbürtig. Wie alles, was diese große Sän-
gerin anpackt, ist auch ihre Dorabella eine
in allen Bereichen runde, feine, tadellose
Figura. Obgleich sie ihre Arie Nr. 28 von
dem „losen Dieb Amor" um erhebliche
Tempograde gegenüber Teresa Berganza
zurücknimmt (Metronom 69 zu 84), vermag
sie nicht minder den locker-leichtsinnigen
Ton zu treffen. Ihre - auch in den Ensem-
bles oder Zwiegesängen immer gut hörbare
Stimme - verbindet sich auf das Schönste
mit dem Sopran Montserrat Caballes, die
hier ihren Platteneinstand als Mozart-Sän-
gerin feiert. Uneinigkeit bei höchster stimm-
licher Harmonie besteht zwischen den Da-
men nur bei den Appoggiaturen. Die Baker,
wie gesagt, singt sie, und die Caballe singt
sie auf fast konsequente Art nicht. Es sei

denn in wenigen Fällen, wo es wirklich
nicht zu umgehen ist. In Rede und Gegen-
rede der Rezitative ist das schon eine heik-
le Situation. Hier in den Rezitativen ist über-
dies nicht ganz zu überhören, daß die
Stimme der Caballe im Lagenwechsel nicht
mehr ganz ungefährdet ist. Aber sie hat un-
zweifelhaft das Format für die Fiordiligi. Sie
hat sowohl die dramatische Verve für ihre
Felsenarie als auch die taubensanftesten
Lyrismen in der Kehle. Im Gegensatz zu ih-
rer Solti-Vorgängerin Lorengar portamen-
tiert sie die kniffligen großen Intervall-
sprünge in den Arien nicht, sondern springt
sie punktgenau an. Vor allem aber ist sie
der Lorengar in der großen Ruhe des Tons
voraus, die der Figur der Fiordiligi soviel
angemessener ist. Sie hält es auch in der
Emotionalität (mehr als ihre Landsmännin)
mit Mozarts Devise: „Die Leidenschaften
nicht bis zum Eckel ausdrücken". Dritte im
Bunde der Damen ist llena Cotrubas. Eine
sehr kecke, quicke und gerissen-intrigante
Despina mit sehr flinker italienischer Zunge
in den Rezitativen und einer guten Portion
Stimme. Wie Davis seinen Vokalisten gene-
rell alle Schnörkel, Verzierungen oder Ka-
denzierungen versagt hat, wie er selber auf
analytisches Detailbohren verzichtete, so
darf auch die Cotrubas die von alters her
berühmten Klamotten in der Medikus- und
Notarszene nur con Sordino ausspielen.
Der Magnetstein des Dr. Mesmer bleibt
nicht demonstrativ lange auf der E-Fermate
kleben, und der Notar schnauft nur noch
selten und diskret. Davis ist gewiß der An-
sicht, daß Mozarts Musik das alles zur Ge-
nüge ausdrückt und solcher Aufmopfungen
nicht bedarf. Zumindest nicht auf der
Platte. Zum guten Schluß erneut eine Lie-
beserklärung an John Constable: Er trak-
tiert das Cembalo wiederum so witzig und
wendig, daß es eine wahre Lust ist.

Herta Piper-Ziethen

O MOZART, Don Giovanni (Gesamtauf-
nahme in italienischer Sprache) -
Antigone Sgourda (Anna), Heather
Harper (Elvira), Helen Donath (Zer-
line), Roger Soyer (Don Giovanni),
Luigi Alva (Ottavia), Geraint Evans
(Leporello), Peter Lagger (Komtur),
Alberto Rinaldi (Masetto); English
Chamber Orchestra, Scottish Opera
Chorus, Daniel Barenboim
EMI Electrola 1 C 191-02563 (4 S
30)

Bedeutung: bis auf einzelne Passagen und
Sängerleistungen problematische
Neuaufnahme

Darstellung: künstlerisch und technisch
unausgewogen, auf gutem bis mittle-
rem Niveau

Klangbild: deutlich gedämpft, Orchester
präsent, Sänger deutlich entfernt,
deutlich hall ig, recht voll, unverfärbt,
ausgewogen, recht räumlich

Fertigung: geringfügige Oberflächenstörun-
gen, geringfügige Knack- und Kni-
stergeräusche, geringfügige hörbare
Schnittstellen

Zum Vergleich herangezogen: Davis (Phi-
lips 6707022) 5/74

Man sollte wahrscheinlich nicht den Fehler
machen, diesen - wenn ich richtig gezählt
habe- Diskus-„Don Giovanni" Nr. 15 aiizu
ernst zu nehmen, ihn als das einzustufen,
was er ist: Die akustische Dokumentation
einer gewiß interessanten Aufführung beim
Edinburgh-Festival, die nicht nur in Eng-
land viel diskutiert wurde. Weniger ist die
Aufnahme gewiß nicht, mehr aber leider
auch nicht. Das hat viele Gründe, von de-
nen hier anschließend die Rede sein muß;
der wesentlichste Grund liegt aber doch
wohl in der Person des Dirigenten Daniel
Barenboim, den ich für einen hervorragen-
den Musiker und - auch als Gestalter - für
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ein großes Talent halte, dessen Wollen
aber hier mit dem Ergebnis noch in keiner
gültigen Relation steht. Was Barenboim
hier anbietet, ist in manchen Passagen
überzeugend, in manchen diskussionswür-
dig, aber insgesamt unausgegoren und ver-
mag nicht neben den „Don Giovanni "-Diri-
genten der Schallplatte, neben Busch, Fric-
say, Krips, Klemperer oder Böhm zu beste-
hen; auch nicht neben Colin Davis, dessen
im Vorjahr edierter Londoner „Don Gio-
vanni" zumindest ein klares Konzept erken-
nen läßt. Beginnen wir mit den positiven
Seiten dieser Aufnahme. Zunächst: Baren-
boim hat sich dafür entschieden, die Pra-
ger Originalfassung zu dirigieren, und dafür
vermutlich - es wird nicht vermerkt - die
neue Mozart-Ausgabe verwendet. Das be-
deutet, daß die für Wien nachkomponierten
Nummern - die Arie des Ottavio „Dalla sua
pace", die Arie der Elvira „Mi tradi" und
das allerdings kaum je gespielte Duett Zer-
line-Leoporello - nicht im gewohnten Zu-
sammenhang erscheinen; sie sind auf der
Seite 8 der Vierplattenkassette als „An-
hang" untergebracht, nebst dem Finalsex-
tett, das hier leider für sich steht und inso-
fern auch als „Anhängsel" wirkt, was es
aber in keinem Fall ist.
Diese „Fassung", die dem Prager Original
entspricht, hat, wiewohl sie fast nie gespielt
wird, alle Trümpfe der Überzeugung für
sich: Der zweite Akt ist kürzer und in der
dramaturgischen Anlage zwingender, Don
Giovannis Ende wird nicht überflüssig auf-
gehalten. So schön die beiden nachkompo-
nierten Arien sind, man sollte „Don Gio-
vanni" nur so spielen! Schade, daß Baren-
boim nicht auch sonst konsequent die neue
Mozart-Ausgabe verwendet hat. Er hätte
daraus lernen können, was Appoggiaturen
sind, wo sie unbedingt gesungen werden
müssen und wie wichtig sie, gerade in den
Rezitativen und Accompagnati, für Duktus
und Ausdruck des dramatischen Mozart-
Gesangs sind. In dieser Hinsicht, wie auch,
was die Intonation in den Rezitativen be-
trifft, wirkt die Aufnahme recht sorglos und
zufällig.

Inkonsequenz ist aber auch in anderer Hin-
sicht dem Dirigenten sowie den Produzen-
ten anzulasten. Die Chance eines relativ
klein besetzten Orchesters wie des English
Chamber Orchestra wird weder in der An-
lage des Musizierens noch in der klangtech-
nischen Umsetzung wahrgenommen, im
Gegenteil: Barenboim ist sichtlich auf gro-
ßen, sinfonischen Klang aus, und was das
Orchester nicht hergibt, tut die Technik
hinzu. Der Klang ist hörbar aufgeblasen
und mit viel Hall versehen, einem Hall, der
einmal der Durchsichtigkeit des Klangbilds
im Wege steht, nicht immer natürlich wirkt
und überdies an manchen Schnittstellen im
Übergang zu Rezitativen hörbar zu früh „ge-
kappt" wurde. Dazu hat man, um noch bei
der Aufnahmetechnik zu bleiben, die Sän-
ger mitsamt dem Cembalo eher entfernt
postiert - wohl um den Eindruck der Bühne
zu erreichen. Um so wichtiger wäre ein
durchsichtiges Klangbild gewesen.

Aber, und diese Vermutung bestätigt sich
vielfach im Verlauf des Hörens, die Klang-
charakteristik entspricht wohl Barenboims
Wünschen. Der junge Dirigent ist - ganz im
Gegensatz zu Colin Davis - auf die Drama-
tik, die düstere Monumentalität, das große
Pathos der „Don Giovanni "-Musik aus.
Gleich die Ouvertüre beginnt wuchtig, baß-
betont, freilich mehr gravitätisch als ge-
spannt und ohne den „eisigen Hauch des
Schicksals", den Barenboim wohl anstrebt.
Ebenso ist das Allegro nicht überzeugend,
weder dramatisch noch federnd, sondern
ein wenig schwerfällig, zumal das English
Chamber Orchestra schon hier seine Gren-
zen erkennen läßt. Die Bässe sind oft nicht
sauber, den Geigen fehlt es an Glanz, die
Präzision läßt zu wünschen übrig.
Und dann geht es in die Oper, und der Zu-
hörer schwankt ständig zwischen Zustim-

mung und Kopfschütteln hin und her: Der
Auftritt Anna/Giovanni etwa ist packend
akzentuiert und aufgebaut, allein Leporello
singt im Hintergrund sein eigenes Tempo;
im Terzett ist nur der Komtur zu hören, da-
für gelingt das Duett Anna-Ottavio wieder
sehr schön und farbig, wie überhaupt die
tragischen und dramatischen Passagen
Barenboim besser gelingen als die lyri-
schen und buffonesken. So gehört die Er-
zählung der Anna im ersten Akt zu den ge-
lungensten Momenten der Aufnahme, so
hat das Finale I Schwung und Dramatik,
und auch im zweiten Akt gibt es immer wie-
der, auch in der Schlußszene, packende
Steigerungen. Barenboims Vorliebe für
breite Tempi wird hier durch die starke Sub-
stanz der Musik aufgefangen.
In anderen Passagen aber belastet dieser
Hang zur Breite die Sänger, den Ausdruck,
die Musik selbst: im übertrieben ausgebrei-
teten „La ci darem", noch mehr in Elviras
hier schwerfällig und unbeholfen wirken-
der Arie Nr. 8, in dem anschließenden
Quartett, in den beiden Arien der Zerline, in
der Szene vor dem Fest oder im zweiten
Akt im Sextett oder bei Don Ottavios Arie.
Fast immer sind es die Nummern mit der
Tempobezeichnung „Andante", bei denen
Barenboim ganz besonders daneben greift.
Andante meint - ganz besonders bei Mo-
zart - stets ein flüssiges Tempo, zumal
nicht selten (Quartett Nr. 9, Arie Nr. 17, Sex-
tett Nr. 19) ein Allabrevetakt oder, wie in
der ersten Zerlinen-Arie, ein ausgesproche-
ner Zweierrhythmus vorgeschrieben ist.
Hier verrennt Barenboim sich völlig, offen-
sichtlich in dem Bestreben, nichts zu über-
spielen, sich und den Sängern für die Mo-
zart-Kantilene Zeit zu lassen. Zum Teil über-
fordert er damit auch die Möglichkeiten sei-
ner Sänger.

Zum Beispiel: Man könnte sich durchaus
vorstellen, daß Ottavio in seiner großen
Arie durch das breite Tempo und die star-
ken dynamischen Kontraste im Orchester
anders charakterisiert werden soll als üb-
lich - nur, dann dürfte nicht Luigi Alva sin-
gen, sondern Ottavio müßte ein männli-
cher, kraftvollerer Typ sein. Oder auch die
Anna der Antigone Sgourda: zweifellos
eine intensive, ausdrucksstarke Sängerin,
doch für die große Arie hat sie in der
Breite, in der Barenboim sie anlegt, nicht
Atem, nicht Spannung genug.
Und so bleibt auch die Sängerbesetzung
dieser Aufnahme problematisch. Am stärk-
sten sind die „tiefen" Männer besetzt. Ro-
ger Soyer ist von Stimme, Deklamation und
auch, was selten ist, der Ausstrahlung her
ein glaubhafter Don Giovanni, zumal er,
auch akustisch, jung wirkt; Geraint Evans
ein, trotz leichter Abnützungserscheinun-
gen der Stimme, vollsaftiger Leporello, Pe-
ter Lagger ein würdevoller Komtur, Alberto
Rinaldi ein musikalischer und charaktervol-
ler Masetto. Mithalten kann da ganz nur He-
len Donath, deren Zerline die beste
„leichte" Besetzung auf Platten ist, die ich
kenne; der ja doch flatterhafte Charakter
dieser Figur kommt bei der Donath glän-
zend heraus. Die beiden dramatischen So-
prane dagegen haben es schwer: Antigone
Sgourda vermag in dramatischen Passagen
zu packen, bisweilen klingt die Stimme
aber scharf, unfrei und auch nicht immer in-
tonationssicher. Heather Harper gehört
zum Typ der beleidigt keifenden. Elvira,
auch sie wirkt manchmal etwas ange-
strengt und in der Höhe scharf. Luigi Alva,
wie gesagt, ist ein Ottavio, zudem merkt
man ihm, trotz aller Routine, seine Jahre
an.
Das Resümee? Ein „Don Giovanni" mehr
mit Licht- und Schattenseiten, aber keine
gültige Interpretation, ja nicht einmal eine
ernsthafte Alternative. Über die Notwendig-
keit einer solchen Produktion entscheiden
vermutlich allein die Verkaufszahlen - und
sie werden, zumindest in England, mög-
licherweise stimmen.

Gottfried Kraus

Wo Sie
sich demnächst
unentgeltlich den

holen können
Wir kennen das: Wenn man die

Klipsen zum ersten Mal sieht, denkt
man: nun ja, Lautsprecher. Man
schaltet den Verstärker ein, legt eine
Platte auf und zweifelt plötzlich an
sich selbst. Wo beim heiligen HiFitius,
kommt diese Musik her? Ich seh'
die Band nicht! ich seh' das
Orchester nicht! Ich seh' die Ella
nicht! Aber ich hör' sie, als ob sie
direkt vor mir steht! Ich schwör's!
Direkt vor mir!

Nun, das ist das, was wir den
,Klipsch-Schock' nennen, dieses
Hören-wie-live aber Nicht-sehen-
können. Bei Klipsch muß man sich
halt daran gewöhnen.

Und da wir die Leute so gern
erschrecken, haben wir für Sie einige
Örtchen ausgesucht, bei denen
Klipsch mit allem Drum und Dran
zu hören ist. Also kommen Sie.
Holen Sie sich Ihren ,Klipsch-Schock'.
Es ist eine Erfahrung, die in keiner
Sammlung fehlen sollte.

Am 2. -t- 3. Mai
im United States Trade Center

6 Frankfurt/Main
Bockenheimer Landstraße 2—4
Am 6. + 7. Mai

im Hotel Bayerischer Hof
8 München 2
Promenadeplatz 2—6
Am 9. + 10. Mai

im Esso Motor Hotel
85 Nürnberg
Münchener Straße 283
Am 15. + 16. Mai

im Hamburger Hi-Fi Center
2 Hamburg 36
Große Theaterstraße 7
Am 23., 24.+ 25. Mai

im Hotel Arosa
479 Paderborn
Westernmauer

• Große „Klipsch" Demonstration
einschl. SAE-Verstärker.

Schreiben Sie uns, wenn Sie sich
von dem „Schock" erholt haben und
mehr wissen wollen über die
Klipsch und die Klipsch-Händler.
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