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Koch International 3-7470-2 H1

Igor Strawinsky: Pulcinella (voll-
ständiges Ballett); Three Pieces for
Clarinet Solo u.a.; Philharmonia Or-
chestra (London)/20th Century Clas-
sics Ensemble (New York), Leitung:
Robert Craft; Misha Dichter, p, u.a.

Interpretation

Editorischer Wert

Technik

Kammermusik

Felix Draeseke: Symphony No. 1
op. 12, Piano Concerto op. 36; Clau-
dius Tanski, Wuppertal Symphony
Orchestra; George Hanson.

Interpretation

Editorischer Wert

Technik

Interpretation

Editorischer Wert

Technik

Ruth Crawford Seeger: String Quar-
tet/Chamber Works; Pellegrini Quar-
tet/Ensemble Aventure.

cpo 999 670-2 MDG 335 0929-2

Orchestermusik

Chandos/Koch CHAN 9754

Zoltán Kodály: Missa brevis, Jesus
und die Händler, Abend, Bilder aus
Mátra. Niels Henrik Nielsen, Orgel;
Chor des dänischen Rundfunks, Ste-
fan Parkman.

Interpretation

Editorischer Wert

Technik

Vokalmusik

Interpretation

Editorischer Wert

Technik

Carlo Gesualdo: Tenebrae-Respon-
sorien, Feria Sexta (Karfreitag); Ta-
verner Consort & Choir; Andrew
Parrott.

Sony Classical SK 62977

Paradiesische Klänge
In Paradisum; The Hilliard Ensemble
ECM News Series 1653

Im Mittelpunkt der neuesten CD des
Hilliard Ensembles steht das gesunge-
ne Totenamt, wie es die katholische
Kirche bis zum Zweiten Vatikanum ge-
feiert hat – und zwar in einer Fassung,
wie sie ein 1627 in Toul gedrucktes
Exemplar des Graduale Romanum
überliefert. Unterbrochen wird die ein-
stimmige Gregorianik durch Motetten
der beiden letzten großen Vertreter
der franko-flämischen Vokalpolypho-
nie, Giovanni Pierluigi da Palestrina
und Tomás Luis da Victoria – Werke,
deren Texte ebenfalls der Begräbnisli-
turgie angehören. Faszinierend an die-
ser Zusammenstellung ist dabei nicht
nur, wie sich die syllabische Vortrags-
weise der Einstimmigkeit und die poly-
phone Mehrstimmigkeit gegenseitig
beleuchten, sondern auch der subtile
Unterschied zwischen dem geschmeidi-
geren Italiener und dem strengeren
Spanier insbesondere in ihren Verto-
nungen des „Libera me Domine“, der
Lossprechung über dem Grab. Die
Mehrstimmigkeit hat ja nicht nur jahr-
hundertelang von der Tradition der
Gregorianik gezehrt, die Einstimmig-
keit selbst war und ist in ihrer rhetori-
schen Sublimierung des verkünden-
den Wortes große Kunst, große Musik
– eine Erfahrung, von der sich der heu-
tige kirchliche Ritus weitgehend verab-
schiedet hat. Das Außerordentliche
der vorliegenden Einspielung wird
noch unterstrichen durch die exempla-
rische Darstellung der vier Mitglieder
des Hilliard Ensembles, die keine
Wünsche offen lässt und die vollkom-
men zu nennen einmal keine Übertrei-
bung ist. Ich habe selten eine Platte ge-
hört, die so restlos fasziniert wie die
spirituelle Versenkung dieses Ensem-
bles in eine vergangene Kunst, die
doch zugleich ganz gegenwärtig und
bei aller rituellen Magie ganz diesseitig
bleibt. Die Musik klingt, als entstamme
sie nicht vier Mündern, sondern als sei
sie der Gesang einer einzigen Kehle,
die Zungenrede eines einzigen, phan-
tasmatisch geeinten Körpers!
     Uwe Schweikert

Drama der Passion
„Herrliche Willkür und außerordentli-
che Gewalt” – mit diesen Worten cha-
rakterisiert Wolfgang Rihm die Musik
Gesualdos. Rihms Statement findet
sich im Anhang der soeben erschiene-
nen deutschen Ausgabe von Glenn
Watkins’ monumentaler Monografie
des fürstlichen Mörders und Musi-
kers. Gesualdos dissonanzenreicher,
chromatischer Manierismus hat seit
den 1950er-Jahren das Interesse der
Zeitgenossen, allen voran das Igor
Strawinskys, gefunden. Dabei verlangt
Gesualdos labile Exzentrik, die von
Takt zu Takt aus dem Rahmen der Er-
wartungen fallende Musik, eine inter-
pretatorische Klärung, bei der die Af-
fekte gleichsam durchs Nadelöhr der
äußersten Objektivität gefiltert werden
müssen. Das gilt insbesondere für die
1611, also zwei Jahre vor Gesualdos
Tod veröffentlichten Responsorien –

Vertonungen der nächtlichen Stun-
dengebete an den drei letzten Tagen
der Karwoche, die auch „Tenebrae“
genannt werden, was so viel wie Schat-
ten bedeutet. Die Musik, die den dra-
matischen Ereignissen der Passion gilt,
erklang nämlich in der Dunkelheit,
nachdem alle Kerzen bis auf eine, hin-
ter dem Altar verborgene, in der Kir-
che gelöscht waren – Symbol für den
Tod Christi wie für die Auferstehung.
Unter den zahlreichen Plattenaufnah-
men ragen die Einspielungen des Del-
ler-Consorts aus den 60er- und des Hil-
liard Ensembles aus den frühen 90er-
Jahren heraus. Sie verabsolutieren die
mehrstimmigen Gesänge als Konzert-
musik, die sich vom kirchlichen Anlass
gelöst hat. Einen etwas anderen, nicht
minder faszinierenden Weg geht jetzt
Andrew Parrott, der die neun Karfrei-
tags-Responsorien in den liturgischen
Kontext des Stundengebets einbettet.
Dadurch verändert sich auch unsere
Wahrnehmung der mehrstimmigen
Sätze Gesualdos. Zwischen der ein-
stimmigen Psalmliturgie der Cho-
ralschola und den Lektionen des Zeleb-
ranten klingen die oftmals bizarren
Wortpointierungen der Motetten noch
kühner, die unvorbereiteten Dissonan-
zen noch eigenwilliger und extremer.
Entgegen dem kirchlichen Usus der
Zeit, wie man ihn etwa in den Karmo-
tetten Lassos, Palestrinas oder Victo-
rias findet, hat Gesualdo die expressi-
ve Tonsprache des Madrigals auch auf
die geistlichen Texte übertragen. Bei
ihm reflektiert die Musik das emotio-
nale Klima der Worte. Der Distanz und
der kühlen Askese der nachtridentini-
schen, gegenreformatorischen Liturgie
setzt er ein hochartifizielles Pathos und
eine nervöse Leidenschaftlichkeit ent-
gegen. Parrott und sein exzellentes So-
listenensemble fangen diese erregend-
erregte Stimmung mit bewunderns-
werter Hingabe und Fantasie ein, so
dass man über gelegentliche Intonati-
onsprobleme hinwegsieht. Wer Wat-
kins’ Buch gelesen hat, schwebt stets
in der Versuchung, zwischen den Lei-
den des sterbenden Christus und den
pathologischen Verstrickungen des
Komponisten eine Verbindung he-
rauszuhören, auch wenn ein solcher
Eindruck mit Sicherheit unhistorisch
ist.
     Uwe Schweikert

Kontroverse Positionen
Alan Hovhaness: Music for Harp; Yo-
landa Kondonassis: Harfe; David Leis-
ner: Gitarre; Eugenia Zukerman und
Frank Hendericks: Flöte; Herwig Coryn:
Cello; Patrick De Smet: Tamtam;
Streichorchester „I Fiamminghi“, Lei-
tung: Rudolf Werthen
Telarc DSD CD 80530, über In – Akustik

Auch in den USA gab es kontroverse
Positionen innerhalb der Kunstmusik:
Dort schrieben Neoklassizisten und
Ultramodernisten in ziemlich friedli-
cher Koexistenz. Ihre Namen werden
allmählich auch in Europa zur Kennt-
nis genommen.

Alan Hovhaness aus Somerville, Mas-
sachusetts, nennt ein ziemlich umfang-
reiches Œvre sein eigen, wovon Yolan-
da Kondonassis Kompositionen für

Harfe aufgenommen hat. Aus einer
schwierig zu bestimmenden Position
hat Hovhaness introspektive Stücke
verfasst. Zwar gilt sein Stil als „modal“
und „vermittelnd zwischen Okzident
und Orient“, weil er in diversen asiati-
schen Ländern war. Doch sind solche
Einflüsse höchst dezent. Das „Concer-
to for Harp and String Orchestra“
etwa packt die Streicher in Watteak-
korde, auf denen die Harfe sanft abge-
federt eine Musik wie aus den Wäldern
Nordamerikas zelebriert. Die „Sonata“
hingegen ist an barocker Linienfüh-
rung orientiert, klare Linien, die sich
zu festen Netzen verdichten. Reminis-
zenzen vielleicht arabischer Maqams
hat „The Garden of Adonis“. Die Ar-
peggios der Harfe werden mit langen
Tönen der Flöte, die melancholische
Coleurs haben, kontrastiert. Sind ge-
naue Einordnungen auch nicht ein-
fach, haben diese klar durchdachten
Werke für Harfe gerade bei diesen
präzise gesteuerten Einspielungen ei-
nen unwiderstehlichen Charme.

Ein Gegenpart ist die vom Konstruk-
tivismus und von Reihentechniken be-
einflusste Ruth Crawford Seeger. In
East Liverpool, Ohio, geboren, hatte
sie als Komponistin relativ schnell An-
erkennung erlangt, etwa bei ihrem
Förderer Henry Cowell. Bis 1931
schrieb sie eine Reihe avancierter
Kompositionen für Kammerensembles
und kleine Besetzungen. Ihr „String-
quartet“ ist spröde wie bei Bartók, hat
aber auch sphärische Klänge und stati-
sche Felder. Vier „Diaphonic Suites“
sind höchst anspruchsvolle ästhetische
Studien, die ausprobieren, wie Melo-
diesegmente kontrapunktisch ver-
schränkt (Nr. 3) oder Floskeln bis zur
Unvorhersagbarkeit reduziert werden
können. Das Pellegrini Quartet und
das Ensemble Aventure haben diese
sehr individuellen, von enormer Ge-
staltungskraft gekennzeichneten Stü-
cke vorbildlich interpretiert. Sie berei-
ten spannende Hörerfahrungen. Doch
nach 1931 komponierte Ruth Craw-
ford Seeger kaum noch, erst kurz vor
ihrem Tod veröffentlichte sie noch die
impulsive „Suite for Wind Quintet“
(1952). Die Auswahl dieser CD scheint
deshalb, entsprechend dem Covertext,
schon Wesentliches vorzustellen. Die-
ses Wesentliche hat aber Rang und
Bedeutung. Von daher ist diese Edition
in hohem Maße verdienstvoll.
     Hans-Dieter Grünefeld

Alte Musik

Klavier-Spielwiese
Der Pianist macht kein Hehl daraus,
sondern klettert sichtbar aufs Tasten-
Trapez: Vorhang auf für ungebremste
Virtuosität! Denn das ist das Wesen des
ersten Satzes von Felix Draesekes Kla-
vierkonzert: ein Kabinettstück pianisti-
scher Bravour, eine Spielwiese für bril-
lierende Läufe im Sauseschritt. Claudi-
us Tanski, der bereits die Sonata quasi
una Fantasia op. 6 bei MDG einge-
spielt hat, erlöste gemeinsam mit dem
Sinfonieorchester Wuppertal und des-
sen GMD George Hanson ein Werk
aus der Vergessenheit, ohne es künst-
lich aufzupolieren. Das hat es auch gar
nicht nötig. Besonders das Adagio ist
es wert, ans Tageslicht geholt zu wer-
den: ein ungemein intensiver Satz, dem

Solist und Orchester keine übermäßig
schwelgerische Romantik andichten,
sondern transparent lassen. So beginnt
das Klavier mit schlichter Innigkeit, er-
innert an den Tonfall einer  Schu-
mann’schen Miniatur. Warm lösen die
Streicher das Tasteninstrument ab, fü-
gen noch einen Schuss Romantik hin-
zu, aber nicht zu viel. Spannend wird
es, wenn arabeske Kleinmotivik im Kla-
vierdiskant ganz zart mit hohen Strei-
chern flirtet, bevor das Finale
schwungvoll und im besten Sinne mu-
sikantisch daherkommt. Ein vielsagen-
der Dialog zwischen Pianist und voll-
mundig-differenziertem Orchester.
Dagegen wirkt die erste Sinfonie the-
matisch blasser, doch das Wuppertaler
Sinfonieorchester vermag auch ihre
Qualitäten offen zu legen: Feinsinnig
spielt es im Kopfsatz mit den Klangfar-
ben, versprüht es im Scherzo pulsie-
rend, aber diszipliniert Liebenswürdig-
keit und schießt Tonraketen mit Gold-
regen-Wirkung ab, während es am
Schluss noch einmal zum Tanz aufzu-
fordern scheint. Man hält bei diesem
Werk zwar nicht den Atem an, aber in
dieser Interpretation hört man gern zu,
beim Klavierkonzert noch lieber.
     Sabine Kreter

Transparenz
Ein Tölpel ist „Pulcinella“, aber ein ge-
rissener. Die Figur aus der neapolitani-
schen Commedia dell’arte hat Igor
Strawinsky, als er mit Pablo Picasso
1917 durch die Straßen der süditalieni-
schen Stadt zog, zum gleichnamigen
Ballett mit Gesangsrollen animiert. Ro-
bert Craft, langjähriger Assistent und
Freund des Komponisten, erläutert die
historischen Umstände im Begleittext.
Statt wie üblich die Suite, hat er die
vollständige Bühnenfassung der Ver-
wechslungskomödie mit metronomi-
scher Präzision und kristallener Trans-
parenz aufgenommen. Aber die Burles-
ke lässt Grazie vermissen. Die „Unan-
ständigkeit“ der parodistischen Musik
ist ebenso wie deren Esprit unter-
drückt. Nur bei den Vokalpartien
scheint Temperament und Leiden-
schaft auf. Die Priorität für Tempoge-
staltung hat zu kühlen Resultaten ge-
führt und setzt die Brillanz der Darbie-
tung etwas herab.

Ähnlich ist auch das „Klavierkon-
zert“ auf die perkussiven und rhythmi-
schen Effekte ausgerichtet, so dass
parodistische Phrasen kaum zur Gel-
tung kommen. Misha Dichter ordnet
sich mit technischer Finesse allzu wi-
derspruchslos Crafts Direktiven unter.

Hingegen sind bei den „Danses Con-
certantes“ starke Affinitäten des Diri-
genten zu merken. Hat Strawinsky be-
reits hier amerikanische Idiome umge-
setzt? Wie auch immer, Robert Craft
steuert die fließenden Bewegungen
dieser Tänze zu charmanter Eleganz.
Diese Aufnahme ist in sich konsistent.
Wie auch die Stücke für Klarinette
Solo, die Charles Neidich mit Nähe
zum Puls und dessen wärmenden Fre-
quenzen auslotet. Besonders das von
Eduard Brunner 1995 im Nachlass ent-
deckte Miniwerk „Pour Pablo Picasso“
hat Neidich zu einer 30-sekündigen
Kostbarkeit gemacht.
     Hans-Dieter Grünefeld

Zart und innig
Zoltán Kodály: Missa brevis, Laudes or-
gani; Leos Janácek: Messe in Es; Andrew
Reid, Orgel; Westminster Cathedral
Choir, James O’Donnell
Hyperion/Koch CDA 67147

Als Musikethnologe und Freund Bar-
tóks sowie als Lehrer mehrerer Gene-
rationen grandioser Musiker ist Zoltán
Kodály (1882–1967) ein Begriff, als
Komponist jedoch wird er nur am
Rande wahrgenommen. An seiner Mu-
siksprache kann es nicht liegen –
durch ihre Verwurzelung in der klassi-
schen Tradition einerseits und in der
von ihm wiederentdeckten Bauern-
folklore andererseits bleibt sie stets
fasslich. Vielmehr sind die gattungsmä-
ßigen Gewichtungen, die Kodály als
sozusagen oberster Musikerzieher Un-
garns in seinem Schaffen vornahm, für
seine Vernachlässigung verantwort-
lich: Während er ein qualitativ hoch-
wertiges, aber zahlenmäßig über-
schaubares Orchester- und insbeson-
dere Kammermusik-Œuvre (vor allem
aus jüngeren Jahren) hinterließ, stand
die Chormusik ab den 30er-Jahren im
Zentrum seiner Aufmerksamkeit. Und
da die ungarische Sprache für Auslän-
der so schwer zu bewältigen ist, blei-
ben den meisten Nichtungarn die
Schönheiten seiner über 100 meist un-
begleiteten Chorwerke verborgen. Et-
was günstiger sieht es mit den Verto-
nungen lateinischer Vorlagen aus:
Kürzlich erschienen gleich zwei Neu-
aufnahmen seiner Missa brevis von
1942. Ursprünglich als „Stille Messe“
für Orgel solo geschrieben, fügte Ko-
dály später doch noch einen Chor hin-
zu – was ihm nicht schwer fiel, da er
sich beim Original eng an die Textvor-
lage gehalten hatte. Diese Version, die
auch auf den CDs erklingt, wurde 1944
unter äußerst schwierigen Umständen
im Garderobenraum des Budapester
Opernhauses erstmals gesungen. Die
Chandos-Aufnahme mit dem däni-
schen Rundfunkchor macht einen
handfesteren Eindruck als die – etwa
bei der flehentlichen Bitte um Frieden
– zarte, ja innige, jedenfalls höchst ein-
dringliche Interpretation mit dem
Chor der Westminster-Kathedrale bei
Hyperion, deren Organist seinen Part
auch dynamisch deutlicher abstuft. Die
Dänen bieten als seltene Zuwaage drei
ungarische A-cappella-Chorwerke –
darunter den frühen „Abend“ („Este“,
1904) – und ein viersprachiges Beiheft
mit allen Gesangstexten. Die Briten fü-
gen der „Missa“ ihr Schwesterwerk
hinzu – die „Laudes organi“ von 1966,
Kodálys letzte abgeschlossene Partitur,
ein Abschied voll Klarheit und Zuver-
sicht. Das dritte Stück auf der CD hin-
gegen blieb nicht nur unvollendet, der
Komponist hat es vernichtet: Janácek
verwendete seine „Messe in Es“ zu-
nächst als Grundlage für seine „Glago-
litische Messe“, tilgte aber im Verlauf
der Komposition die Spuren des älte-
ren Stücks. Aus den erhaltenen Skiz-
zen zu beiden Werken erstellte Paul
Wingfield eine nur auf Originalmusik
beruhende Aufführungsversion von
vier Messesätzen; das Gloria müssen
wir als für immer verloren betrachten.
     Mátyás Kiss
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Kurz vorgestellt

Interpretation

Editorischer Wert

Technik

Interpretation

Editorischer Wert

Technik

Interpretation

Editorischer Wert

Technik

Interpretation

Editorischer Wert

Technik

ECM 1711

Béla Bartók: Konzert für Viola und
Orchester, Peter Eötvös: Replica für
Viola und Orchester, György Kurtág:
Movement for Viola and Orchestra;
K. Kashkashian, Niederländisches
Kammerorchester, P. Eötvös.

Interpretation

Editorischer Wert

Technik

MDG/Naxos 6130878-2

Musik am Bauhaus: Werke von Ge-
orge Antheil, Josef Matthias Hauer,
H.H. Stuckenschmidt, Wladimir Vo-
gel und Stefan Wolpe; Steffen
Schleiermacher, Piano.

Interpretation

Editorischer Wert

Technik

Ziriguiboom
Crammed Discs/EFA CD 80238-2

Bebel Gilberto: Tanto Tempo.

Interpretation

Editorischer Wert

Technik

Pop, Jazz

Interpretation

Editorischer Wert

Technik

Miles Davis with John Coltrane:
The Complete Columbia Recor-
dings
Columbia/Legacy ACGK 65833 (6
CDs), über Sonymusic.

ASV CD DCA 1073

Antonio Bertali: Chiacona. Johann
Heinrich Schmelzer: Sonatas. Anony-
mus: Sonata; John Holloway, Violine;
Aloysia Assenbaum, Lars Ulrik Morten-
sen, Orgel, Cembalo
ECM 1668-465066-2 (CD)

Frühe Violinmusik des 17. Jahrhun-
derts, chromatisch spannend und rät-
selhaft. Wunderbar reich, erfüllt und
mit intensiver interpretatorischer An-
spannung gespielt. Eine herrliche mu-
sikalische Welt tut sich auf.

Wolfgang Rihm: Gejagte Form; Ver-
borgene Formen; Chiffre 1; Silence to
beaten; Klangforum Wien, Sylvain
Cambreling
Kairos 0012072KAI (CD)

Starke, zupackende Musik von Wolf-
gang Rihm, intensiv sprechend gehört.
Das Klangforum Wien, vielleicht das
derzeit beste europäische Ensemble
für Neue Musik, bringt alles auf den
Punkt. Dort gehört diese Musik hin.
Spannend.

John McCabe: Edward II. Ballett in 2
Akten; Royal Ballet Sinfonia, Barry
Wordsworth
hyperion CDA 67135/6 (2 CD)

Dieses 1993/94 komponierte Stück
wirkt in seiner konventionellen Gestik
und mit sehr braver Ausstattungsäs-
thetik wie glatt gebügelte Moderne.
Biss und Herausforderung fehlen.
Letztlich auch Kraft.

Ludwig van Beethoven: Violin Concerto
in D major, op. 61; Johannes Brahms:
Violin Concerto in D major, op.77; Jascha
Heifetz, Violine
Naxos Historical 8.110936

Neuveröffentlichung der legendären
Aufnahmen mit den Dirgenten Tosca-
nini und Koussevitzky von 1939 und
1940. Farbiger, warmer Klang zum
Preis geringen Rauschens.
     Reinhard Schulz

Unbeerbtes Potenzial
Morgens zwischen 2.00 und 8.00 Uhr
standen Miles Davis und seine Mistrei-
ter im Studio für Plattenaufnahmen.
Manche davon wie „Kind of Blue“ ha-
ben Jazzgeschichte gemacht. Andere
alternative Takes blieben im Archiv,
unbeachtet, aussortiert oder verges-
sen. Die Columbia Reihe mit digital res-
taurierten Wiederveröffentlichungen
der Musik von Miles Davis hat aber
schon manche Preziose aufgefunden.
Bei den „Complete Columbia Recor-
dings Miles Davis with John Coltrane
1955 bis 1961“ sind es gar 19 bisher
unveröffentlichte Titel oder 90 Minu-
ten Musik, die auf Hörer wartet. Und
was für Musik. Nicht nur erleben wir
die Geburt modaler Improvisation
noch einmal, auch die spannungsgela-
denen Chorusse des lyrischen Trom-
petenstils im Kontrast zu den Tonkas-
kaden des Tenorsaxophons haben
diesseits historischer Wehmut noch
unbeerbtes Potenzial. Jedoch sollten
die hervorragenden Solisten der
Rhythmusgruppe nicht zurückstehen,
etwa Paul Chambers mit einem fulmi-
nanten Walking Bass auf einem bisher
unveröffentlichten Take von „Dear
Old Stockholm“ oder das lässige
Drum-Solo von Philly J. Jones auf
„Two Bass Hit“ (alternate Take). Die
sorgfältig recherchierten Aufnahmeda-
ten und -orte (mit korrigierten Anga-
ben zu den Originalalben), detaillierte
Beschreibungen der Sessions und per-
sönlichen Umstände der Beteiligten,
kurz: Ein wegweisendes Kapitel der
Jazzgeschichte begegnet uns hier im
Zeitraffer. Eine mit Fotos und anderen
raren Materialien verschwenderisch
ausgestattete Luxus-Edition mit sechs
CDs hat hohen Respekt vor den Musi-
kern wie auch vor den Herausgebern
und vor Tontechniker Mark Wilder
verdient. Ohne Nachdenken: Zugrei-
fen.
     Hans-Dieter Grünefeld

Tonmosaike
Kaikhosru Sorabji: Opus Clavicembalis-
ticum; Geoffrey Douglas Madge: Piano
BIS CD 1062 / 1064, über Disco Center
Classic Kassel

Die Metropole London hat viele Ver-
stecke. In einem wohnte über Jahr-
zehnte Kaikhosru Sorabji, ein ge-
heimnisvoller Komponist, der für „die
längsten und schwierigsten Werke
der Musikliteratur“ verantwortlich ist.
Schrieb 1983 sein Freund Kenneth
Derus anlässlich der Aufführung von
„Opus Clavicembalisticum“, immerhin
eine Komposition von ungefähr vier
Stunden Dauer. Der Solist Geoffrey
D. Madge, spezialisiert auf „versteck-
te“ Werke für Klavier, konnte das
Vertrauen von Sorabji gewinnen und
erhielt dessen Erlaubnis, das monu-
mentale „Opus“ en bloc aufzuführen,
wovon jetzt ein Live–Mitschnitt als
Fünfer-CD-Pack veröffentlicht ist. Zu
hören ist eine ziemlich freie, aber to-
nale Musik, in dem Sinne, dass sich
die Komposition von 24 einfachen
(Themen-) Zellen ausbreitet. Entwe-
der das Thema wild wuchernd ausei-
nander treibend wie bei der „Fanta-
sia“ oder sich in Variationen entwi-
ckelnd wie bei der Fuga IV. In diesen
verwirrend dichten Tonmosaiken mit
dramatischen Momenten, extremen
Tonlagen und schweißtreibenden Stei-
gerungen verliert Madge nie die Über-
sicht. Erstaunlich ist, wie gelassen
und konzentriert er bleibt und auch,
dass seine Kondition nicht erlahmt.
Schon deshalb hat dieses selten aufge-
zeichnete Mammutwerk für Piano-
Berserker Aufmerksamkeit verdient.
Oder sollten wir dem Pianisten den
Ruhm der Ausdauer ohne eine solche
des Hörens allein gönnen?
     Hans-Dieter Grünefeld

Vitale Rhythmik
Kim Kashkashian gehört zu denjenigen
Interpreten aus der Rubrik „Weltstar“,
die sich nicht mit dem Begehen ausge-
tretener Pfade zufrieden geben. Inner-
halb ihres breit gestreuten Repertoires,
das zahlreiche unbekannte Werke des
20. Jahrhunderts umfasst, nimmt die
Musik aus dem osteuropäischen
Raum eine Sonderrolle ein. Von einer
solchen Vorliebe zeugt auch das jüngs-
te Produkt ihrer Zusammenarbeit mit
dem Label ECM: Alle drei auf der CD
eingespielten Werke stammen aus der
Feder ungarischer Komponisten.

Diese geografische Gemeinsamkeit
hat in der musikalischen Substanz un-
verkennbar ihre Spuren hinterlassen.
So ist etwa der vitale rhythmische Ges-
tus aus dem Finalsatz von Bartóks
(unvollendetem) Bratschenkonzert
hörbar durch den Tonfall ungarischer
Folklore inspiriert. Das 1954 abge-
schlossene „Movement for Viola and
Orchestra“ von György Kurtág – des-
sen romantischer Gestus die spätere
Neigung des Komponisten zu Webern’-
scher Knappheit noch nicht erkennen
lässt – knüpft seinerseits in mehrerlei
Hinsicht bei Bartók an. Und auch Pe-
ter Eötvös‘ 1997/98 entstandenes
Stück „Replica“ verrät vor allem in der
melodischen Gestaltung der Solostim-

me Einflüsse des magyarischen Idi-
oms. Sein Titel beinhaltet bereits den
Verweis auf die explizit dialogische
Struktur der Komposition. Durch den
Austausch motivartiger Partikel tritt
die Viola hier mit den verschiedenen
Orchesterinstrumenten in einen Dis-
kurs und bekennt sich auf diese Weise
zur Tradition des Konzertierens.

Die Darstellungen aller drei Werke
zeugen von einem Höchstmaß an Kon-
zentration und vom interpretatori-
schen Ernst der Solistin, aber auch
von emotionaler Nähe. Unter Leitung
von Peter Eötvös wird das Niederlän-
dische Kammerorchester dabei zu ei-
nem gleichberechtigten Partner, das
dem nuancenreichen, angenehm
warm tönenden Spiel Kashkashians
aufmerksam folgt.
     Marcus Stäbler

Rekonstruktionen
Nanu, Musik am Bauhaus? War nicht
Lyonel Feininger der einzige damit as-
soziierte bildende Künstler, der einige
wenige – dazu recht zweifelhafte – mu-
sikalische Werke schuf? Steffen Schlei-
ermacher geht in seinem selbstverfass-
ten Booklet- Text den mehr oder weni-
ger verschlungenen Beziehungen der
fünf hier versammelten Komponisten
zur 1919 gegründeten Weimarer Insti-
tution nach. Einige Stücke sind dem-
nach eher als Rekonstruktionen weit-
gehend improvisierter Begleitungen zu
happeningartigen Kunstaktionen zu
verstehen. Schleiermacher hat sich bei
der Zusammenstellung seines ausge-
dehnten Programms darum bemüht,
manches Neue auszugraben; gerade
ein Dutzend der insgesamt 27 Einzel-
stücke war bislang greifbar. Als beson-
ders nötig erweist sich diese Sorgfalt
bei den zahlreichen, größtenteils unge-
druckten Werken von Schönbergs Ge-
genspieler Josef Matthias Hauer
(1883–1959), die bislang nur auf einer
obskuren CD der Firma Gega vorla-
gen. Das einstimmige anti-expressive
Melos von Hauers „Zwölftonspielen“
versprüht wider Erwarten einen ganz
eigentümlichen Charme. Während Ste-
fan Wolpes Klaviersonate „Stehende
Musik“ von 1925 – ähnlich Antheils
ebenfalls berücksichtigter Sonatina
„Tod den Maschinen“ dem Bruitismus
zuzurechnen ist, klingen die nachträg-
lich zusammengefassten „cinq marches
caracteristiques“ nach Rohstoff für
Stummfilmpianisten. Ohnehin gehören
– wie schon Geoffrey Douglas Madge
vor zehn Jahren unfreiwillig klarstellte
– Wolpes trockene, eher der Ge-
brauchsmusik zuzurechnenden Kla-
vierstücke nicht zu seinen stärksten
Werken. Der aus Moskau stammende
Wahlschweizer Wladimir Vogel (1896–
1984) war mir bislang nicht begegnet;
seine bis 1921 geschriebenen „six pie-
ces expressionistes“ jedenfalls gehö-
ren zu den interessantesten der CD
und wecken die Neugierde auf Vogels
übriges Œuvre. Der als Dreingabe fun-
gierende „Marsch Alexander des Gro-
ßen über die Brücken von Hamburg“
entstammt einer Zeit, als sich Hans
Heinz Stuckenschmidt noch nicht end-
gültig für die Essayistik entschieden
hatte.
     Mátyás Kiss

Streichelmusik
Nun hat sie also ihr Debütalbum fer-
tig, Bebel Gilberto, Tochter des Bossa
Nova-Innovators Joao Gilberto, dazu
Nichte von Chico Buarque. Das sind
Namen in der Familie, die durchaus
eine Bürde sein können auf dem Weg
der eigenen künstlerischen Tätigkeit,
zumal die seit Anfang der 90er in New
York lebende Sängerin ebendort gera-
dezu zwangsläufig auch bald mit Arto
Lindsay, Caetano Veloso oder David
Byrne zusammenarbeitete.

   Den Bossa Nova hat sie demnach
im Blut, wie man so schön sagt, aber
sie hat „Tanto Tempo“ vornehmlich
mit diversen jungen Popgrößen aufge-
nommen, mit dem Produzenten und
Rapper Suba in Sao Paolo oder Mario
Caldato Jr., dem Mann hinter dem
Sound der Beastie Boys. Zusammen
mit ihnen versuchte Bebel Gilberto,
dem so unwiderstehlichen wie auch
unvermeidlichen brasilianischen Gen-
re eine neue, zeitgenössische Farbe zu
geben. Wie also, und diese konzeptio-
nelle Überlegung hört man den Auf-
nahmen geradezu an, übersetzt man
das Samba- und Bossa Nova-Gefühl
mit neuen, vornehmlich elektroni-
schen Sounds in ein urbanes Hier und
Jetzt? Mit Samples von alten Aufnah-
men, zum Beispiel vom Zimbo Trio? Mit
sanften digitalen Flirrgeräuschen in

Neue Musik

den Hallräumen hinter der Gitarre
und der Stimme? Mit fluffig zischeln-
den, halbnaturalistischen Perkussion-
sounds zum Spiel der diversen Gast-
musiker (inklusive Joao Donato)? So
elaboriert dahingehaucht streichelt die
Musik an den Ohren entlang, dass man
sich bald an ein zu weiches Bett erin-
nert, in das hineinzusinken zunächst
himmlisch sein mag (immerhin be-
ginnt das Album mit Baden Powells
„Samba da Bencao“). Doch bald spürt
man, dass ein gewisser Widerstand für
die eigene Haltung besser wäre. Was
zum einen an eben jenen elektroni-
schen Softsounds liegt, die man längst
mit dem Klischee der Chillout-Zone in
jedem x-beliebigen Club assoziiert.
Zum anderen ist es aber auch die Be-
bel Gilberto Stimme, die unter dem
selbstauferlegten Gehauche und dem
künstlichen Hall leidet. Sie verliert da-
durch die Ausdrucksstärke, die die ein
oder andere Unsicherheit in der Into-
nation parieren würde. So möchte
man diese Platte am liebsten in klei-
nen Dosen hören, ein Lied pro Tag
vielleicht. Erst dann merkt man, mit
wieviel Sorgfalt und Raffinesse in den
meisten Fällen musiziert worden ist.
     Stefan Raulf

Guter alter Pop
Fool’s Garden: For Sale
Seven Days Music by BMG Ariola Mün-
chen 2000

Fünf Jahre ist es schon her, dass Fool’s
Garden mit ihrem Hit „Lemon Tree“
nicht nur in aller Munde sondern auch
in allen Ohren waren. Nun sind die
fünf Jungs aus Süddeutschland wieder
da und haben im Handgepäck ein paar
Songs, mit denen sie sicherlich ganz
schnell wieder die Top Ten stürmen
werden. Die erste Singleauskopplung
„Suzy“, die ruhigen Titel „Missing“ und
„Save Me“ oder das zum Tanzen ani-
mierende „Monday“ haben beispiels-
weise dieses Potenzial. Mit vielen Strei-
chern und wechselnden Gesangsstim-
men beeindruckt aber auch  „Nonne’s
Song“.

Der Titel (For Sale) verweist übri-
gens auf Komplikationen mit der alten
Plattenfirma: Intercord wurde aufge-
löst, also von EMI „geschluckt“; Folge:
Die Band stand – zwar mit fast ferti-
gem Album – aber ohne Vertrag da.
Den Zuschlag bekam schließlich Jack
White’s Sublabel „Seven Days Music“,
das über BMG Ariola vertrieben wird.
„For Sale“ spielt somit nicht auf die Fab
Four aus Liverpool an, obwohl man in
vielen Titeln dieses Albums wieder An-
klänge an die Beatles feststellen kann.

Peter Freudenthaler und Volker Hin-
kel gehören zu den Musikern, die – er-
freulicherweise – allen kommerziell-
modernen Strömungen (wie Techno
oder HipHop) trotzen und weiter in
guter, alter Rock/Pop-Manier kompo-
nieren. Auf dass gute Musik niemals
ganz von irgendwelchen neuen, sprich:
progressiven Strömungen verdrängt
wird!
     Ulla Böger


