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Klangfülle
Giacinto Scelsi: Steichquartett Nr. 4,
Elohim, Duo für Violine und Violon-
cello, Anagamin, Maknongan, Natura
renovatur; Klangforum Wien, Ltg.:
Hans Zender.
Kairos/Edel Classics 0012162KAI

Giacinto Scelsi – erleuchteter Mysti-
ker und raffinierter Selbst-Mystifizie-
rer, Pionier der Klangkomposition und
minimalistischer Ein-Ton-Komponist,
adliger Ausbeuter, Dilettant und
Scharlatan – kein Wunder, dass einem
Künstler, dem in den dreißig Jahren
seit einer „Entdeckung“ schon so vie-
le, meist wenig schmeichelhafte Eti-
ketten angeklebt wurden, auch drei-
zehn Jahre nach seinem Tod entweder
kultische Verehrung oder tiefe Verach-
tung entgegengebracht wird. Das ist
aber für ein Label, welches sich in der
kurzen Zeit seines Wirkens einen Ruf
als hervorragender Sachwalter Neuer
und neuester Musik erworben hat,
noch lange kein Grund, auch mit die-
ser singulären Erscheinung innerhalb
der Musik des 20. Jahrhunderts einen
editorisch derart lieblosen Umgang zu
pflegen. Schon frühere CD-Booklets
dieser Serie hatten durch ihre hochtra-
bende Geschwätzigkeit für Verdruss
gesorgt – mit solch verquasten Wort-
beiträgen (und stammten sie von den
Komponisten selber) wird der zeitge-
nössischen Musik kein einziger ver-
ständiger Hörer erschlossen. Diesmal
jedoch findet man zu den erklingen-
den Werken kein einziges erklärendes
Wort und muss schon auf die wegwei-
sende, aber lange vergriffene Einspie-
lung der Streichquartette durch das
Arditti Quartet (Editions Salabert) zu-
rückgreifen, um zum Beispiel zu erfah-
ren, dass es sich beim 4. Quartett von
1964 um eines der bahnbrechenden
Werke der neueren Literatur handelt:
Jeder Saite (!) ist ein eigenes Noten-
system zugeordnet, ganz als wäre sie
ein eigenes Instrument mit individuel-

Unbestechlich

den fallen können als in die von Tabea
Zimmermann und Ingolf Turban. Die
Bratschen-CD setzt zwei Schwerpunk-
te: Zum einen enthält sie ein Beinahe-
Standardwerk, die fast halbstündige
Suite für Bratsche und Klavier, die
Ernest Bloch nach Ende des Ersten
Weltkriegs unmittelbar vor der ebenso
ausgedehnten ersten Geigensonate
schuf. Zum anderen stellt sie – durch-
weg in Ersteinspielungen – eine reich-
liche halbe Stunde der von orienta-
lisch anmutenden Modi geprägten
Musik von Alexander Weprik (1899–
1958) vor. Das Gründungsmitglied der
1923 ins Leben gerufenen Moskauer
Gesellschaft für jüdische Musik hatte
als viel versprechend begabter 15-Jäh-
riger Deutschland verlassen müssen,
obwohl seine Familie erst kurz davor
vor den antisemitischen Pogromen in
seiner slawischen Heimat geflüchtet
war. Nur wenige Jahre währte die Blü-
tezeit der russisch-jüdischen Musik in
besagtem Zirkel, dem auch die auf
Tabea Zimmermanns CD vertretenen
Komponisten Grigorij Gamburg, Mi-
chail Gnesin und Alexander Krejn an-
gehörten. Es wurde unter Stalin zu-
nehmend gefährlicher, sich offen zu
seiner jüdischen Identität zu beken-
nen – Weprik, der nach dem klingen-
den Zeugnis wohl Bedeutendste aus

Personalstil polychrom

Wilhelm Kienzl: Lieder; Dagmar
Schellenberger (Sopran), Peter
Stamm (Klavier)
cpo 999 763-2 (1 CD) DDD

Wer Wilhelm Kienzls kompositorische
Bedeutung einzig nach seiner Erfolgs-
oper „Der Evangelimann“ beurteilt, tut
ihm unrecht. Erst in der seiner Er-
folgsoper nachfolgenden musikali-
schen Tragikomödie „Don Quixote“
tritt, wie der Komponist es selbst er-
kannte, Kienzls „persönliche musikali-
sche Physiognomie“ deutlich hervor.
Die von Gustav Kuhn vor einigen Jah-
ren mit triumphalem Erfolg zur Wie-
deraufführung gebrachte Oper soll
demnächst endlich bei dem Entde-
ckerlabel cpo erscheinen. Im Vorfeld
erschien eine Auswahl von Liedern
des 1857 im oberösterreichischen Wai-
zenkirchen geborenen und 1941 in
Wien verstorbenen Spätromantikers.
Die Auswahl der bei cpo aus dem vie-
le hundert Lieder umfassenden Œuvre
des Komponisten in Ersteinspielung
vorgestellten Lieder bildet ein ge-
schicktes Pendant zu jener Einspie-
lung, die Schwann 1990 mit dem Bari-
ton Steven Kimbrough herausgebracht
und den Entwicklungsbogen von
Kienzls op. 8 bis op. 14 aufgezeigt hat
(Schwann 314 020 H1). Inhaltlich gibt
es keine Überschneidungen der bei-
den Editionen, doch konkretisiert die
Neuerscheinung das Wiedererkennen
eines polychromen Kienzlschen Perso-
nalstils. In „Eine And’re“ klingt remi-
niszenzhaft das Anfangsmotiv aus
Wagners Heine-Vertonung „Les deux
Grenadiers“ an, entsprechend den
Hintergedanken des Mannes in dem
zugrundeliegenden Gedicht: Kienzl
war ein exzellenter Wagner-Kenner,
der auch eine Wagner-Biografie ver-
fasst und Gedichte Wagners als Text-
vorlagen für Lieder herangezogen hat.
Im Kinderton des „unsichtbaren Flö-
ters“, op. 55,5, von August Kopisch
nach einer Elbsage, zeigt sich der
Komponist dem Volkston seines
Freundes Humperdinck verwandt, im-
pressionistische Farbigkeit bietet er in
den Vier Japanischen Liedern, op. 47
und verhalten expressive Exotismen
im Wiegenlied der Bilitis, op. 66,1.

Mehr Gesangsszenen denn Lieder
im Sinne jener Entwicklung, die Kienzl
mit seiner Frau, der Sängerin Lili
Hoke, in seinen „historischen Liedera-
benden“ vom 17. bis 20. Jahrhundert
in Graz aufzeigte, sind die fünf Lieder
aus Opus 55. Hier kommt dem Klavier-
part, den Peter Stamm in virtuoser
Zurückhaltung farbenreich meistert,
besondere Bedeutung zu.

Mit Emmy Destinn unternahm der
Komponist ab 1898 ausgedehnte Kon-
zerttourneen. Deren Operngesangsstil
färbte im frühen 20. Jahrhundert auf
Kienzls Lied-Kompositionen ab. Eine
der Dichtungen aus seinem Zyklus
„Moderne Lyrik“, op. 71, den Dagmar
Schellenberger auf dieser CD interpre-
tiert, stammt von Emmy Destinn; „Wie
deine Hände leis die Tasten schwei-
fen“ ist geradezu eine Liebeserklärung
der hochdramatischen Sopranistin an
ihren Begleiter, der diese in Tönen
komponiert erwidert. Aber auch die
jüdische Altistin Julia Culp (1880–
1970), eine der bedeutendsten Lied-
sängerinnen des vergangenen Jahr-
hunderts, stand als junge Interpretin
bereits in Kienzls Bannkreis. Im Lich-
te solch berühmter Interpretinnen bie-
tet Dagmar Schellenberger als lyrische
Sopranistin mit deutlichen Ambitio-
nen zum jugendlich dramatischen
Fach beste Voraussetzungen. Mit war-
mem Timbre und mit viel Emotion bei
hoher Textverständlichkeit ist sie eine
im besten Sinne anachronistische und
doch zeitgemäße Interpretin.

  Peter P. Pachl

Entdeckungen
Franz Schubert: Lieder nach Gedich-
ten von Mayrhofer; Christoph Prégar-
dien (Tenor), Andreas Staier (Ham-
merklavier)
Teldec, Das Alte Werk 2001

Franz Schubert: Lieder; Ian Bostridge
(Tenor), Julius Drake (Klavier), Volu-
me I, Volume II
EMI Classics 1998/2001

„Historische“ Interpretation ist nicht
nur eine Frage der Technik. Beson-
ders in der Liedkunst ist die „histo-
rische Stimmung“ die einer ganzen
Kultur, die es zu verkörpern gilt. Die
Schubert-Einspielungen von Ian
Bostridge und Christoph Prégardien
dokumentieren dies eindringlich. Bei-
de Protagonisten der Alten Musik zele-
brieren das romantische Lied nicht
arios, sondern bewahren dessen inti-
me Qualität. Der historische Rückgriff
beider Sänger auf einen kammermusi-
kalisch bereinigten Belcanto-Stil hat
eine lucide Verjüngung des vertrauten
Klangbildes bewirkt. Auch in hochro-
mantischen Kompositionen wie
„Nachtstück“ oder „Auflösung“ reali-
sieren beide die empfindsame Grund-
stimmung des Schubert-Liedes.

Prégardien und Bostridge (Vol. II)
stellen Lieder nach Gedichten aus
Schuberts Freundeskreis in den Vor-
dergrund, die nun zunehmend wieder
entdeckt werden. Mit den Mayrhofer-
Liedern verschafft Prégardien einem
Epigonen der deutschen Klassik Ge-
hör, der in Schuberts Œuvre quantita-
tiv neben Goethe und Schiller nahezu
auf einer Stufe steht. Das Geheimnis
dieser Wertschätzung ist die zeittypi-

sche Untergangsstimmung dieser Lie-
der, die ein Abgesang auf die idealisti-
sche Hochstimmung der Goethezeit
sind: Behutsam begleitet von Andreas
Staier (Hammerklavier) trifft Prégardi-
en den wehmütigen Tonfall von Rol-
lenliedern wie dem „Lied eines Schif-
fers an die Dioskuren“, indem er den
heroisch-romantischen Belcanto auf
innige lyrische Andacht herunter-
stimmt. Selten offenbaren beide Tenö-
re Schwächen: Prégardien wirkt in der
Höhe unfrei („Der zürnenden Diana“),
Bostridge bei forcierten Stellen zu-
weilen verkrampft („An die Leier“).

Dennoch fasziniert Bostridges chro-
nologischer Querschnitt durch eine
provozierend unromantische Interpre-
tation: Keine baritonale Fülle des
Wohllauts, sondern ein sensibles
Nachempfinden der symptomatischen
Melancholie in Schuberts Zeit und
Umfeld. Gerade im Kontrast zum
Übermut mancher Goethe-Lieder

wirkt dieser „Weltschmerz“, der im
Schubert-Kreis grassierte, bemerkens-
wert authentisch und berührend. Die
epochale „Hamlet-Stimmung“ insze-
niert Bostridge (der ein Buch über
Shakespeare geschrieben hat), ohne
theatralisch zu sein – und dies obwohl
er auch ein glänzender Theatraliker
ist, wie sein „Erlkönig“ eindrucksvoll
beweist (Vol. I). Mit viel „Kopfstimme“
sublimiert Bostridge die romantische
Sehnsucht nach dem verlorenen „Blü-
tenalter der Natur“, wie sie in dem
„Fragment“ aus Schillers „Die Götter
Griechenlands“ zum Ausdruck kommt
(„Schöne Welt, wo bist du ...?“, Vol. II).
Impressionistisch grundiert von Julius
Drake (Klavier), zeigt er Schuberts
unendliche Modernität, indem er wie
dieser die Utopie einer „besseren
Welt“ noch im Diminuendo des Ver-
schwindens vergegenwärtigt.

  Michael Kohlhäufl

Schwarze Romantik

Charles-Valentin Alkan: Symphony
for solo piano/Souvenirs: Trois
Morceaux u.a.; Marc-André Hamelin,
Piano
Hyperion CDA 67218, über Koch
international

Es gibt Namen, die sprechen Pianisten
nur mit größtem Respekt aus. Dazu
gehört ein Zeitgenosse und Freund
von Franz Liszt: Charles-Valentin Al-
kan (1813–1888). Auch wenn man sich
über den ästhetischen Wert mancher
seiner Kompositionen streiten kann,
so besteht doch darüber Einigkeit,
dass deren technisches Niveau eine
echte Herausforderung ist. Etwa die
„Symphony for solo piano“, ein Ex-
trakt (Nr. 4–7) seines Etüdenzyklus,
wofür das Wort Leidenschaft schon
fast eine Untertreibung ist. Unverzüg-
lich ist man in dichte Gefühlsballun-
gen hineingeworfen, dramatisch und
doch plausibel. Marc-André Hamelin
lässt sich emphatisch und in tadelloser
Interpretation auf diese aufwühlende
Musik ein. Die in sich sehr wider-
sprüchlich ist, wie der Trauermarsch,
der gar nicht klagt, sondern nach-
drücklich Rechenschaft vom Tod ver-
langt. Oder das Menuett in rasantem
Tempo, ganz zu schweigen von der
stupenden Virtuosität des Presto-Fina-
les. Seltsam ist beim Bibelgläubigen
Alkan auch, dass gerade in seinen von
der Religion inspirierten Werken ge-
walttätige Gesten durchbrechen, so im
zornigen Finale von „Super flumia Ba-
bylonis“, einer Paraphrase du Psaume
137. Oder in den „Souvenirs“, wo sich
eine abgrundtiefe Verzweiflung zeigt.
Indem Marc-André Hamelin gerade
diese zwiespältigen Gefühlsebenen
hervorhebt, lenkt er die Aufmerksam-
keit zu Recht auf Alkans fast schwar-
ze Romantik.

  Hans-Dieter Grünefeld

Jüdische Kammermusik: Alexander
Weprik, Totenlieder op. 4, Kaddisch
op. 6, Chant rigoureux op. 9, Rhapso-
die op. 11; Ernest Bloch: Suite für
Viola und Klavier; dazu Werke von
Alexander Krejn, Michail Gnesin und
Grigorij Gamburg; Tabea Zimmer-
mann, Viola; Jascha Nemtsov, Klavier
Hänssler/Naxos CD 93.008

Hebräische Melodien: Joseph Achron:
Hebräische Melodie, Tanzimprovisati-
on, Hebräisches Wiegenlied, Mär-
chen, Scher, Canzonetta, Stempenju-
Suite; dazu Werke von Alexander
Weprik, Joel Engel, Lazare Saminsky
und Alexander Krejn; Ingolf Turban,
Violine; Jascha Nemtsov, Klavier
Hänssler/Naxos CD 93.028

Die beiden hier vorgestellten CDs sind
thematisch und personell – durch den
Pianisten Jascha Nemtsov – innerlich
so eng miteinander verwoben, dass es
nahe gelegen hätte, gleich eine Doppel-
CD herauszugeben – zumal auch noch
zwei der Komponisten auf beiden CDs
auftauchen, was wiederum ein deutli-
cheres Bild von deren musikalischer
Persönlichkeit ermöglicht hätte. Doch
wird sich jeder Musikliebhaber, der
sich entweder für die untergegangene
russisch-jüdische Musikkultur oder für
unbekanntes, aber kostbares Kammer-
musikrepertoire interessiert, beide CDs
zulegen wollen: Die Aufgabe, obskure
Noten in lebendige Musik zu verwan-
deln, hätten in keine berufeneren Hän-

Neue Musik

Lautkunst
fmsbw. Werke für Sprechstimme von
Raoul Hausmann, Kurt Schwitters
und Emmett Williams; Eberhard Blum
erhältlich über den Buchhandel

Nicht ganz zu Unrecht bezeichnete der
vitale politische Flügel des Dadaismus
Schwitters „als den Caspar David

Friedrich der dadaistischen Revoluti-
on“. 1921 sah er sich mit dem optopho-
netischen Gedicht „fmsbwtözäu“ sei-
nes Dadaisitenfreundes Raoul Haus-
mann konfrontiert.

„Ausgehend von diesem Material
kombinierte er Vokale und Konsonan-
ten zu Motiven, Themen und Neben-
themen, rhythmischen Elementen und
Variationen, aus denen er eine musika-
lisierte Sprache schuf. In den Jahren
1921–1932 entstand, immer wieder
verändert und ausgearbeitet, die Urso-
nate, eine im Wesentlichen klassische
Sonate mit einem ausführlichen ersten
Satz, einem langsamen Teil, einem
Scherzo mit Trio und einem virtuosen
Finale mit Kadenz“. Diese Sätze
schrieb Eberhard Blum, der nicht min-
der geniale Flötist und der einzige le-
gitime Interpret der Ursonate, in der
CD-Beilage der 1992 bei HAT HUT Re-
cords erschienenen ersten Einspie-
lung. Anlässlich der Ausstellung „herz-
lichst MERZ – Kurt Schwitters grüßt
Hanna Höch“, legte Eberhard Blum
eine Neueinspielung vor. Dabei handelt
es sich um eine Gemeinschaftsproduk-
tion der Berlinischen Galerie und des
Senders Freies Berlin. Dankenswer-
terweise entschloss er sich, diesmal ei-
nige Lautgedichte von Raoul Haus-
mann vorauszuschicken, wobei das
ausschlaggebende Gedicht „fmsbw“
Schwitters Ursonate einleitet, wäh-
rend er zum Abschluss noch mit der
1958 entstandenen „meditation no. 1“
des 1925 gebürtigen Fluxus-Künstlers
Emmet Williams aufwartet. Jedem,
der einmal die Gelegenheit hatte,
Eberhard Blums Interpretation live zu
erleben, wird dies unvergesslich in Er-
innerung bleiben. Doch sei unumwun-
den eingeräumt, dass bereits das reine
Hörbild mitreißt und man die Schwie-
rigkeit der sprachlich-musikalischen
Gestaltung vergisst, um sich der phä-
nomenalen Palette von Farben, Klän-
gen, Rhythmen und Sprechakrobatik
eines Eberhard Blum auszuliefern.

  Hans-Theodor Wohlfahrt

dieser Gruppe, starb schließlich an
den Folgen eines GULag-Aufenthaltes.
Die auf diesen Einspielungen vorge-
legte Musik, die wir in weiten Teilen
den intensiven Recherchen Jascha
Nemtsovs und der Musikwissenschaft-
lerin Beate Schröder-Nauenburg ver-
danken, ist weniger klassisch-westli-
chen Vorbildern verpflichtet, vielmehr
dem jüdischen Synagogalgesang so-
wie dem improvisatorischen Duktus
damals alltäglicher Gebrauchsmusik
zu verdanken. Davon künden ironi-
scherweise ausgerechnet die Werke
des rechtzeitig in die USA emigrierten
Joseph Achron (1886–1943): Titel wie
„Tanzimprovisation“ oder „Wiegen-
lied“ künden noch von der einstigen
Bestimmung der Melodien, von denen
einige durch den jungen Jascha Hei-
fetz unsterblich wurden. Ingolf Turban
nimmt diese erhebliche geigerische
Herausforderung an und macht uns
außerdem mit weiteren, von seinen
Instrumentalkollegen vernachlässig-
ten Piècen Achrons vertraut. Turban
fällt es so leicht, seine Hörer durch die
in allen Lagen ausgewogene Qualität
seines Tons, unbestechliche Technik
und nicht zuletzt die klangliche Schön-
heit seines Spiels zu verzaubern, dass
man sich fragt, warum er nicht längst
selbstverständlich zu den führenden
Geigern unserer Zeit gezählt wird –
zumal er von allen mir bekannten Solis-
ten seiner Qualifikation das mit Ab-
stand spannendste Repertoire zu bie-
ten hat. Es kann sich nämlich durchaus
lohnen, wie hier geschehen, Komponis-
ten so genannter Zugabestückchen
einmal genauer unter die Lupe zu neh-
men: Es gibt einfach Musiker, die in
überschaubaren, scheinbar anspruchs-
losen Kleinformaten ihr Bestes gege-
ben haben (Fritz Kreisler ist auch so
ein Fall). Krejn oder Gnesin hingegen
haben sich in allen möglichen Genres
verewigt: Es wurde allerhöchste Zeit,
ihnen und ihren den Zeitläuften zum
Opfer gefallenen Kollegen Gerechtig-
keit widerfahren zu lassen.

  Mátyás Kiss
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Kurz vorgestellt

Pop

Radu Malfatti: die temperatur der
bedeutung; das profil des schwei-
gens; Radu Malfatti, Posaune;
Streichquartett Clemens Merkel,
Joanna Becker, Konrad von Coelln,
Markus Kaiser
Edition Wandelweiser 9801

John Cage: Branches; Ensemble das-
wirdas
EWR 9901
Herman van San: Sextett; Microstruc-
ture; Sectionen op. 5; diverse Inter-
preten
EWR 9902
Urs Peter Schneider: Zeitgehöft,
Konzept für zwei Klaviere; Sternstun-
de (Oper nach Hebbel); Erika Rade-
macher, Urs Peter Schneider u.a.
EWR 0101
Luigi Nono: La lontananza nostalgica
utopic futura; Clemens Merkel, Violi-
ne
EWR 0102
Jürg Frey: ohne titel (zwei Violinen);
Luigi Nono: „hay que caminar“ sog-
nando; Joanna Becker, Clemens Mer-
kel, Violine
EWR 0103
Kunsu Shim: relations; Chamber
Piece Nr. 1; Burkhard Schlothauer: 64
events; Manfred Werder: bassflöte
bassklarinette viola violoncello; Carlo
Inderhees: ZWEIUNDZWANZIG MINU-
TEN; diverse Interpreten
EWR 0104
Burkhard Schlothauer: „ab tasten“
für Klavier solo; three pianos drum-
ming; Jongah Yoon, PianoInsideOut,
Klaviere
EWR 0105
Michael Pisaro: mind is moving I;
Michael Pisaro, Gitarre
EWR 0106
Antoine Beuger: calme étendue (spi-
noza); Antoine Beuger, Sprecher
EWR 0107

Das unter Garantie leiseste Label hat
ein neues Paket mit Kompositionen
aus ihrem Kreis und mit verwandten
Ansätzen vorgelegt. „Die Aufnahme
fängt mit neun Minuten Stille an“ steht
zum Beispiel auf der CD mit Beugers
70-minütigem Sprachstück, das auch
im Anschluss den Text in Worte und
Stillen parzelliert. Nahezu alle Arbei-
ten dieser Reihe gehorchen Prinzipien
dieser Art. Radu Malfatti etwa schreibt
Posaunen- beziehungsweise Streich-
quartettgeräusche an oder unter der
Hörgrenze, die erst durch Verstärkung
zu erstaunlicher Klangintensität und
fremdartigen, fast wie elektronisch er-
zeugten Wirkungen führen. John Cage
lässt in „Branches“ unter anderem auf
Stacheln von Kakteen zupfen, auch
dies muss über Mikrofone ins Hörbare
gerettet werden. Urs Peter Schneider
schlingt in „Sternstunde“ nach Hebbel
einen Vers in immer wiederholte
Schlaufen, die mit einem Hallback-
ground der anderen Mitwirkenden dif-
fus aufgebrochen werden.  Und etwa
Burkhard Schlothauer ziseliert Kla-
vierklänge und Korpusgeräusche zu
magischer Intensität. Musikalisches
Tun dieser extremen Art lässt sich
nicht in herkömmlichen Maßstäben
bewerten. Sie will wahrgenommen
werden, weil sie in radikaler Vertie-
fung keine Konzessionen macht. Zeit-
läufe der innersten Konzentration ent-
stehen, Zeit vergeht fast regungslos.
Das Hören hat Raum und öffnet sich.
Bedingung ist einzig das Sich-Einlas-
sen. Wer so subtil mit Stille umgeht,
der kann sich aus anderer Warte ei-
nem Stück wie Nonos „La lontananza“
nähern. Wer Gidon Kremers „origina-
le“ Einspielung des Stücks kennt (ihm
ist das Stück gewidmet, sein Spiel ist
zu Geräuschklängen auf Band verar-
beitet), der wird der Aufnahme mit
Clemens Merkel zumindest Gleichwer-
tigkeit zubilligen. Ja in der Vermittlung
von Bandzuspielung zum Violinklang
scheint sogar eine höhere Intensität
erlangt.

Der Bote – Klavierstücke von C.P.E.
Bach, John Cage, Tigran Mansurian,
Franz Liszt, Michail Glinka, Frédéric
Chopin, Valentin Silvestrov, Claude
Debussy und Béla Bartók; Alexei
Lubimov, Klavier
ECM 1771 (461812-2)

Diese Klavier-CD mit elegischen Stü-
cken aus drei Jahrhunderten zählt
zum Außerordentlichsten, was zur
Zeit aufgelegt wurde. Was für ein wun-
derbar intensiver, zart fühlender, innig
gestaltender Pianist ist doch Alexei
Lubimov! Bis in die letzte Fasern ist er
Musiker, nicht Demonstrant des Kla-
vierspiels. Eine Welt entsteht als seien
alle Stücke von einer C.P.E. Bach-Fan-
tasie bis zu Cage (In a landscape) oder
der Mozart-nahen Traumsequenz Sil-
vestrovs (Der Bote) wie mit einem
unsichtbaren Band verbunden. Das ist
Klavierinterpretation einer anderen
Dimension. Man möchte immerfort
zuhören.

  Reinhard Schulz

Herzenswärme

Edwyn Collins: Doctor Syntax
Setana/Sony

Für reine Hitparaden-Beobachter ist
Edwyn Collins vielleicht der typische
Fall eines One-Hit-Wonders, wegen
der Erfolgssingle „A Girl Like You“
Mitte der 90er. Doch der gebürtige
Schotte, der schon vor gut 20 Jahren
mit seiner Band „Orange Juice“ zwi-
schen den Punk- und Wave-Zeiten den
gut geschliffenen Popsong ohne
Sound-Bombast bevorzugte, gilt als
einer der sensiblen, sprachgewitzten
Songwriter, denen, vor allem in Eng-
land, immer ihre treue Fangemeinde
sicher ist. Da lauert natürlich mit dem
mittlerweile sechsten Soloalbum die
Gefahr, im allgemeinen Brei des lu-
schigen Erwachsenen-Pop zu versa-
cken. Wenn da nicht ein fein gespon-
nener Soul sowie seine angenehmen
und doch eigensinnigen Ohrwürmer
vor allen Anmutungen ratloser Altba-
ckenheit schützen würden. Was Col-
lins dabei von Gleichaltrigen abhebt,
ist das genaue Ohr, das sowohl die
Sounds der Zeit als auch ihre unent-
deckten Möglichkeiten reflektiert, von
den Beats des HipHop bis zur Eupho-
rie des Britpop. Collins und sein musi-
kalischer Partner im Studio, Sebastian
Lewsley, sind in der Lage, ihren Ein-
flüssen Tribut zu zollen, und dabei
deren Traditionen auf ihre Art weiter-
zuspinnen, etwa im Lied „The Beatles“
oder mit dem Eröffnungsstück „Never
Felt like This“, das der Soulgruppe
„The Chi-Lites“ gewidmet ist. Und so
entpuppen sich die meisten der elf
Songs mit ihrer Wärme, Eingängigkeit
und Brillanz als der Musik zugehörig,
die man mit mehrmaligem Hören un-
willkürlich in sein Herz, in sein per-
sönliches Repertoire aufnimmt.

  Stefan Raulf

Sternstunde

Parts (Altsaxophon, Bassklarinette)
und leitete das Orchester. Das Projekt,
beim Westfälischen Musikfest des
WDR in Hagen uraufgeführt, bildete
den unbestrittenen, von Publikum wie
Kritik gleichermaßen gefeierten, Höhe-
punkt beim New Jazz Festival Moers.

Etwas von der Stimmung zu Pfings-
ten 2001 vermittelt auch die CD „De-
dalo“. Als Zugabe ist die Live-Version
des Eröffnungstitels „Hercab“ aufge-
nommen – ein furioser, europäischer
Dixie-Karneval mit atemberaubenden
Bläsersätzen, einem entfesselt aufspie-
lenden Markus Stockhausen an der
Trompete und Frank Chastenier als
Irrwisch am Honky-Tonk-Piano.

Auch bei anderen Trovesi-Klassi-
kern wie „From G to G“, „Dance for a
King“ oder „Now I can“ zeigt sich, dass
sich mit dem Trovesi und der WDR
Big Band zwei Traumpartner gefun-
den haben. Die stilistischen und dyna-
mischen Wechsel, die Verzahnung
„klassischer“ und moderner Elemente,
die überraschenden Wendungen und
thematischen Variationen – wie die
Kölner das auf wunderbare Weise or-
ganisch entwickeln, technisch brillant
und mit einer unglaublichen Spielfreu-
de, das ist eine Sternstunde in der an
Glanzlichtern nicht eben armen Ge-
schichte des Orchesters.

  Wolfgang Platzeck

Gianluigi Trovesi und WDR Big Band
Köln: Dedalo. feat. Markus Stockhau-
sen (tr, flh), Fulvio Maras (perc), Tom
Rainey (dr)
Enja Enj-9419 2

Seit Jahrzehnten gehört der italieni-
sche Klarinettist, Saxophonist, Kom-
ponist und Arrangeur Gianluigi Tro-
vesi zu den ganz großen Klangmagiern
einer zeitgemäßen Musik, die sich kei-
ner Gattung mehr eindeutig zuordnen
lässt.

Trovesi hat das Fahrwasser des „rei-
nen“ afroamerikanischen Jazz ebenso
verlassen wie die häufig allzu akade-
mischen Gefilde zeitgenössischer Mu-
sik. In seinem verzauberten Klang-
reich trifft Renaissance-Musik auf
knallharten Bebop. Jazzrock mischt
sich mit Musette-Swing oder Vivaldi;
folkloristische Elemente, insbeson-
dere die Tanzmusik-Traditionen Ber-
gamos, lösen das Echo der Gregoria-
nik aus... Das Ergebnis ist eine hoch
emotionale Sprache, die unverwech-
selbar europäisch-italienisch ist und
zugleich von beispielloser Universali-
tät.

Im Juni vergangenen Jahres kamen
Trovesi und die WDR Big Band zu ei-
nem traumhaft schönen Projekt zu-
sammen. Die Kölner spielten Stücke
des Italieners aus den vergangenen
zehn Jahren, Trovesi schrieb die Ar-
rangements, übernahm einige Solo-

Jazz

Musik der Gegenwart
Toshio Hosokawa: Ave Maria, René
Leibowitz: Two Settings, György
Ligeti: Lux aeterna, Giacinto Scelsi:
Tre canti sacri und TKRDG, Arnold
Schönberg: De profundis, Cornelius
Schwehr: Deutsche Tänze, Anton
Webern: Drei Lieder op. 18 und Zwei
Lieder op. 19, Iannis Xenakis: Nuits;
Schola Heidelberg, ensemble aisthe-
sis, Ltg. Walter Nußbaum, Titel der
CD „Nuits“
BIS Records CD 1090 (Vertrieb: Klas-
sik-Center Kassel)

Vorbei sind die Zeiten, in denen Chor-
musik vor allem mit großen Besetzun-
gen oder gar massiv affirmativen Ges-
ten auftrumpfte. Heute sind wir, ohne
das Rad der Geschichte zurückge-
dreht zu haben, ungefähr wieder da,
wo die experimentelle Vokalpraxis
der Renaissance oder des Barock auf-
gehört hatte. Nicht bloß bei Interpre-
tationen älterer Musik, sondern auch
beim Komponieren neuer Werke
jedenfalls regiert die Tendenz zur Ver-
kleinerung der Dimensionen, zu grö-
ßerer Beweglichkeit und Schattie-
rungsvielfalt. Selbst wenn sie sich
ganz untraditioneller Artikulationen
und Akzentuierungen bedient, profi-
tiert Vokalmusik dabei von einer ge-
wissen Fasslichkeit. Die vertraute
Nähe der menschlichen Stimme dient
der Vermittlung. Selbst kühnste Klang-
experimente strahlen fast immer noch
eine besondere Form von Verbindlich-
keit aus.

Zu voller Wirkung kann dergleichen
freilich nur durch verschiedene spezi-
alisierte Vokalensembles gelangen –
wobei diese bezeichnenderweise fast
alle außer der Gegenwartsmusik auch
Gesualdo oder Josquin im Repertoire
haben. Sie fungieren als Geburtshelfer
ungewöhnlicher Ideen. Und realisie-
ren selbst halsbrecherisch schwere
Partien mit jener Selbstverständlich-
keit, die alle Virtuosität nebensächlich
macht, alles Pathos des Überwindens
traditioneller Singweisen verfliegen
lässt – und so den unverstellten Blick
auf die Substanz des Komponierten
freigibt. Eines dieser professionell ar-
beitenden Ensembles (die das Wort
„Chor“ bezeichnenderweise meist ver-
meiden, weil sie aus lauter Solisten
bestehen) ist die Schola Heidelberg.
Sie wurde vor neun Jahren von Walter
Nußbaum gegründet, legte aber erst
jetzt ihre erste Porträt-CD vor. Diese
musikalische Visitenkarte konzent-
riert sich, anders als etliche Konzert-
programme des Ensembles, nicht auf
wenig bekannte Namen, sondern
überwiegend auf  feste Größen der
zeitgenössischen Musik: Schönberg,
Webern, Scelsi, Ligeti und Xenakis.
Das Durschnittsalter der gebotenen
Stücke liegt bei etwa 30 Jahren, in der
Szene der Neuen Musik ist das viel.
Indes beeindruckt es, wie das En-
semble alles dafür tut, sie von der
einst von Eisler beschworenen „durch-
lagenden Wirkungslosigkeit der Klas-
siker“ zu bewahren. Ligetis berühmte
Klangkomposition „Lux aeterna“ etwa
klingt feiner und klarer, „Nuits“ von
Xenakis schärfer, energischer und
suggestiver als in den meisten bisheri-
gen Interpretationen. Dies gilt nicht
minder auch für Schönbergs rätselhaft
schlichten hebräischen Psalm „De pro-
fundis“, der hier ohne jede Schwerfäl-
ligkeit oder aufgesetztes Pathos reali-
siert wird. Gerade hier kommt der Ein-
spielung die Erfahrung des Ensembles
mit späterer, noch viel heiklerer Musik
zugute. Dasselbe lässt sich über die
sehr suggestive Wiedergabe der kur-
zen „Two Settings after Poems by Wil-
liam Blake“ von René Leibowitz sagen,
einer echten diskografischen Rarität.

Hier wird mit gebotenem Nachdruck
auf einen Komponisten aufmerksam
gemacht, der wohl zu Unrecht im Ruf
steht, ein bloßer Epigone Weberns
und Schönbergs zu sein.

Einen leicht exotischen Einschlag
erhält die CD durch Scelsis „TRKDG“
für sechs Männerstimmen, Gitarre und
drei Schlagzeuger (gemeinsam mit
dem ensemble aisthesis realisiert), ei-
nem eindrucksvollen Klangritual, das
mit der permanenten Verformung des
im Titel exponierten Lautmaterials
aufwartet. Hier bevorzugt Nußbaum
eine vital pointierte Darbietung und
reduziert die raunend archaischen Tö-
nungen. Vor allem aber gelingt es, die
in frühen Wiedergaben experimentel-
ler Vokalmusik oft genug dokumen-
tierten unfreiwillig grotesken Neben-
wirkungen zu vermeiden. Überzeu-
gend wirkt auch die Einbindung der
geräuschhaften Partikel in Toshio Ho-
sokawas „Ave Maria“, einem eigen-
tümlich zwischen asiatischen und
abendländischen Perspektiven chan-
gierenden Beleg dafür, dass viele der
aus avantgardistischem Umfeld kom-
menden Vokaltechniken längst Ein-
gang in traditionellere Setzweisen ge-
funden haben. Doch ihre Qualitäten
spielt die Schola Heidelberg vielleicht
dann am stärksten aus, wenn der In-
tensivierung von Texten ein großes,
hochdifferenziertes Spektrum geflüs-
terter, gesprochener oder gesungener
Gestaltungen dient, so vor allem in
den „Deutschen Tänzen“ von Corneli-
us Schwehr. Hierzu gehören, in der
Nachfolge von Vokalwerken Lachen-
manns oder Schnebels, Aus- und Ein-
atmen, Pfeifen, Glucksen im Hals,
Zungenschnalzer und Stimmband-
knarren. Es ist spannend, in diesem
subtil gewobenen Netz von seman-
tisch unterschiedlich verständlichen
Sprachpartikeln den verschlungenen
Verlauf eines dissoziierten Brecht-
Textes zu verfolgen, der hier in deutli-
cher Korrespondenz zu seinem Inhalt
gleichsam verschiedenen Gefährdun-
gen ausgesetzt wird. Das Ensemble
erweist sich in Stücken wie diesem als
besonders sensibel auf dem Terrain
des unsicher Tastenden oder bloß An-
deutenden, sprachmächtig im Umgang
mit Momenten von Sprachlosigkeit.

  Jörn Peter Hiekel

Accord

Der Klavierschüler von Yvonne Lori-
od-Messiaen Roger Muraro hat sich
weiteren Klavierwerken gewidmet.
Den späten Vogelstimmen-Zyklus von
1984 kombiniert er mit Werken der
eher konstruktiveren Phase des Kom-
ponisten, unter anderem dem für die
folgende Musikgeschichte folgenrei-
chen „Mode de valeurs et d’intensités“.
Gegenübergestellt werden ein sehr
frühes und ein spätes Werk („Huit Pré-
ludes“ 1928 und „La Fauvette des Jar-
dins“ 1970).

Messiaens begeistertem Urteil über
Muraros sehr feinsinniges Spiel, seine
Technik und Klanggestaltung sowie
seine gleichwohl emotionalen  Inter-
pretationen, kann man sich nur an-
schließen – auch wenn ihm die frühen
und späteren Werke mehr zu liegen
scheinen als die etwas sperrigeren der
konstruktiven Periode.

  Nina Polaschegg

Olivier Messiaen: Vingt Regards sur
l’Enfant Jésus; Roger Muraro Klavier
Petites Esquisses d’oiseaux/Etudes de
Rythme/Cantéyodjayâ/Fantasie Bur-
lesque...; Roger Muraro Klavier
Livre Du Saint Sacrement; Susan
Landale sur l’orgue de l’Abbatiale
Saint-Quen de Rouen
Huit Préludes/La Fauvette des Jardins;
Roger Muraro Klavier
Vision de l’Amen pour deux pianos/
Cantéyodjayâ; Yvonne Loriod, Olivier
Messiaen Klavier

Am 27. April 1992 starb Olivier Messi-
aen, ein Komponist, der aus der Mu-
siklandschaft des 20. Jahrhunderts
nicht wegzudenken ist. Das Label Ac-
cord hat zu diesem Anlass eine Reihe
von CDs herausgebracht, die anhand
von Orgel- und Klavierwerken Mes-
siaens’ einen Querschnitt geben durch
das breite Schaffen des Komponisten.
Ein Lebenswerk, das sich in verschie-
dene Perioden unterteilen lässt, das
Brüche enthält und das dennoch un-
verwechselbare Gemeinsamkeiten
aufweist. Immerwährende Basis der
Arbeit des Komponisten, der 55 Jahre
lang das Amt des Organisten an Sain-
te-Trinité in Paris ausgeübt hat, ist sei-
ne tiefe Religiosität. Hinzu tritt das
reiche Spiel der Klänge als Farben, die
Messiaen nicht nur in verschiedenen
kammermusikalischen oder orchestra-
len Besetzungen oder der Orgel mit
ihren vielen Registriermöglichkeiten
immer wieder auslotet, sondern auch
in seinen Klavierwerken überaus diffe-
renziert verwendet. Während Messia-
ens „Mode de valeurs et d’intensités“
(1949/50) als Auslöser des strengen
Serialismus gilt, führt er diesen kon-
struktivistischen Ansatz nicht fort, son-
dern folgt wieder den für ihn charakte-
ristischen Kompositionstechniken mit
Klangfarben, modal-tonaler Harmonik
und eigenwilliger Rhythmik zurück.
Die intensive Beschäftigung mit Vogel-
stimmen nimmt einen weiteren zentra-
len Raum in seinen Werken ein.

Die insgesamt fünf einzeln erhältli-
chen CDs widmen sich verschiedenen
Schaffensperioden. Mit zwei abendfül-
lenden Werken auf je einer Doppel-
CD, den „Vingt Regards sur l’Enfant
Jésus“ (1944) und dem „Livre Du Saint
Sacrement“ (1984) markieren der Pia-
nist Roger Muraro und die Organistin
Susan Landale zwei entstehungsge-
schichtliche Eckpfeiler und präsentie-
ren gleichzeitig zwei der genuin religi-
öser Thematik verhafteten Kompositi-
onen. Beide Interpreten zeigen einen
sehr versierten Umgang mit den
Klangfarben Messiaens, loten deren
farbliche Balance ebenso genau aus
wie die Wechsel modaler Harmonik.

ler Klangfarbe. Obgleich die Parame-
ter Melos und Rhythmus keine Rolle
spielen, entsteht eine orchestrale
Klangfülle. Ebensowenig erwähnt
wird der interessante Umstand, dass
Scelsi – wohl aus aufführungsprakti-
schen Rücksichten – das Werk unter
dem neuen Titel „Natura renovatur“
drei Jahre später für elf Streicher ein-
gerichtet hat, obgleich die beiden Fas-
sungen Anfang und Schluss der CD
bilden. Wie bereits die vor zwei Jahren
erschienene, erste Scelsi-Veröffentli-
chung bei Kairos wurde auch diese
zweite aus einer Reihe von über mehre-
re Jahre und Orte sich verteilenden
Aufnahmesitzungen zusammengestellt.
Ein roter Faden entsteht dadurch, dass
es stets Mitglieder des verdienten
Klangforum Wien sind, die sich seiner
Kammermusik für Streicher anneh-
men. Das schöne Cover, die unkon-
ventionellen Selbstaussagen Scelsis
und zwei heimlich aufgenommene
Schnappschüsse des kamerascheuen
Komponisten können aber nicht
darüber hinwegtrösten, dass das En-
gagement Zenders und seiner Musi-
ker von der Textredaktion eher kon-
terkariert als unterstützt wird.

  Mátyás Kiss


