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VOKALWERKß

Authentisch,
überzeugend.

Mozart, Klaviermusik zu vier Händen:
Klaviersonate C-Dur KV 521, Andante
und Variationen G-Dur KV 501, Adagio
und Allegro f-Moll KV 594, Klavierso-
nate F-Dur KV 497 und Fantasia f-Moll
KV 608; George Malcolm,
Schiff (Hammerklavier);
Decca CD 440 474-2 (WD: 76'35") DDD
Aufnahmedatum: 1993
Klangbild: Durchsichtig, direkt,
Fertigung: Einwandfrei.

Auf einem Fortepiano, das angeblich aus
dem Besitz Mozarts stammt und von
diesem in seinen letzten Lebensjahren

gespielt wurde, nehmen sich George Mal-
colm und Andräs Schiff mehrerer Werke zu
vier Händen an. Trotz aller Vorbehalte ge-
genüber den gegenwärtigen Historisie-
rungstendenzen bei Tasteninstrumenten ist
dieser Einspielung zugute zu halten, daß bei
einem authentischen Hammerklavier tiefe
und hohe Lage aufgrund ihrer völlig unter-

: schiedlichen Klangqualität im Vergleich zu
einem modernen Konzertflügel einen we-
sentlich geringeren Verschmelzungsgrad
besitzen. Die beiden Parts der einzelnen
Spieler sind also vom'Hörer wesentlich dif-
ferenzierter wahrnehmbar.

Was bei dieser Einspielung interpretato-
risch zu überzeugen vermag, ist der stets
glasklar artikulierte musikalische Satz, des-
sen mitreißender Brillanz man sich in den
motorischen Partien nicht entziehen kann
und der in den langsamen Sätzen nie verzär-
telt klingt. George Malcolm und Andräs
Schiff verstehen es vorzüglich, stets den
richtigen Charakter der einzelnen Sätze
herauszuarbeiten, und nehmen sich auch die
Freiheit, einmal so richtig zu donnern
(Kopfsatz der C-Dur-Sonate). In geradezu
graziler Anmut zaubern sie das „dolce" des
Schluß-Allegrettos an das Ende dieser So-
nate. Daneben steht das statisch musizierte,
beinahe mechanistisch anmutende Eröff-
nungsallegro der f-Moll-Fantasie („Ein
Stück für ein Orgelwerk in einer Uhr"), zu
dem wiederum das zarte Andante des Mit-
telteils kontrastiert. Einzig das in seinen
fünf Variationen als eine große Beschleuni-
gung auskomponierte Andante KV 501
nimmt seinen Ausgang von einer zu grüble-
risch, gespreizt und gestochert wirkenden
Basis. Ansonsten aber eine gelungene und
überzeugende Leistung. Josef Manhart

Ein komplet-
tes Nach-
schlagewerk.

Satie, Das Klavierwerk (Originalkom-
positionen für Klavier zu zwei und zu
vier Händen); Jean-Pierre Armengaud,
Dominique Merlet (Klavier);
Mandala/Helikon 5 CD 4821/25 (WD: 5
Std. 30'00") DDD
Aufnahmedatum: 1984, 1988, 1990
Klangbild: Präsent, unverfärbt, etwas
trocken in den Spitzen.
Fertigung: Einwandfrei.

Die nähere Beschäftigung mit den Kla-
vierwerken von Erik Satie wird durch
ein kaum zu überblickendes, schwierig

nach Kategorien zu ordnendes Schaffen
nicht gerade beflügelt. Die oft redseligen,
bilderreichen und sich dem normalen Über-
setzerverständnis entziehenden Titel muß
man sich erst einmal gemerkt haben, um
etwa bei der Identifizierung eines Preludes
zu Rande zu kommen, das sich unter dem
zeitraubenden Titel wurm verbirgt: „Fete
donne par des Chevaliers normands en l'hon-
neur d'une jeüne demoisielle (Xle siecle)".
Hier nun leistet die Einspielung mit Jean-
Pierre Armengaud und Dominique Merlet
als Partner in den Duostücken jede er-
wünschte Hilfestellung, denn - ähnlich wie
in der neueren Ciccolini-Version - man be-
spielte die fünf CDs nach übergeordneten
Themenschwerpunkten (freilich mit etwas
anderen Schlußfolgerungen bzw. Oberbe-
griffen als in der klanglich helleren und
auch vom gestalterischen Ansatz her schlan-
keren, energischeren EMI-Ausgabe).

Armengaud widmet sich also, der Man-
dala-Programmierung entsprechend, auf
CD 1 zunächst berühmten und unveröffent-
lichten Stücken. Es folgen auf den CDs Nr. 2
und 3 „Les pieces humoristiques et surreali-
stiques", auf CD Nr. 4 die „mystischen"
Stücke und dann auf Nr. 5 die Literatur für
Klavier zu vier Händen.

In Verbindung mit dem nicht nur aufwen-
digen, sondern auf rund 100 Seiten unge-
mein detaillierten Begleitheft wird das Hör-
vergnügen unversehens zur Spurensuche
und zur akustisch-philologischen Ent-
deckungsreise durch eine skurrile, hochgei-
stige und im nächsten Moment frivole,
halbseidene Welt der kleinen und großen
musikalischen Sehnsüchte. Saties Werker-
klärungen wurden ebenso eingefügt wie
Bildmaterial und musikhistorische Hinter-
grundinformationen - kurz: Hier wird nicht
nur kundig und reizvoll gespielt, sondern
auch ein Service geboten, wie man es bei
französischen Kleinlabels nur selten an-
trifft. Peter Cosse

Grundlegende
Musterinter-
pretation.

KLASSIK RADIO

SAMUEL BARBER

Bach, Christ lag in Todesbanden BWV
4, Osteroratorium BWV 249; Emily Van
Evera (Sopran), Caroline Trevor (Alt),
Charles Daniels (Tenor), Peter Kooy
(Bariton), David Thomas (Baß), Taver-
ner Consort, Taverner Players, Andrew
Parrott;
Virgin/EMI CD 5 45011 2 (WD: 59*13")
DDD
Aufnahmedatum: 1993
Klangbild: Klar, präsent, weiträumig.
Fertigung: Sehr sorgfältig.

Die Frage, in welcher Besetzungsstärke
Bachs Kantaten erklingen sollen, ist we-
niger ein aufführungspraktisches oder

ein musikwissenschaftliches als vielmehr
ein emotionales Problem. Die Tatsache, daß
Bach in der Regel mit vier Sängern auskam
und nur in Ausnahmefällen vier oder acht
weitere hinzuzog, paßt nicht in das von der
Romantik übernommene Bild des „großen"
Chorklanges und wird daher oft als „Notsi-
tuation" abgetan. Nähert man sich den
Stücken jedoch von Bachs Vorgängern her,
so erscheint die solistische Besetzung völlig
stimmig. Ein Umdenken könnte also erfor-
derlich sein, und warum sollte sich unser
Bach-Bild nicht auch noch einmal so grund-
legend ändern, wie dies in den achtziger
Jahren mit dem Händel-Bild geschah?

Andrew Parrott ist nicht der erste, der
sich um die Berücksichtigung der originalen
Aufführungsverhältnisse bemüht, doch was
ihn beispielsweise von Joshua Rifkin unter-
scheidet, ist das Fehlen jedweder Provoka-
tion bei gleichzeitiger Vervollkommnung
des technischen Standards. Einen solch or-
ganischen, filigranen Ensembleklang hat es
bisher allenfalls beim Ricercar Consort ge-
geben, und in Caroline Trevor ist hier ein be-
merkenswerter Stimmtypus gefunden, der
einem Knabenalt fast zum Verwechseln
ähnlich klingt. Darüber hinaus gelingt es
Parrott wie keinem anderen englischen Di-
rigenten, neben dem dramatisch-konzertan-
ten Element auch die spezifisch lutherische
Geisteshaltung von Bachs Kantaten zum
Ausdruck zu bringen. Die Kraft der Darstel-
lung verbindet sich hier mit einer besonde-
ren Intimität, durch die kleine Besetzung
wird der Predigtton intensiviert und persön-
licher gestaltet, so daß außer den musikali-
schen Wurzeln Bachs nun auch seine theolo-
gischen erkennbar werden. Letztlich über-
zeugt Parrotts Musterinterpretation aber
durch die Vereinigung von Transparenz und
emotionaler Tiefe. Matthias Hengelbrock

Barbers Lied-
schaffen in
exemplari-
scher Inter-
pretation.

CKERYL
STUDER

THOMAS
AMPSON

KLASSIK RADIO

JOHN
BROWNE
EMERSON
STRIN6
QUARTET

Barber, Sämtliche Lieder: Three Songs
op. 2, Three Songs op. 10, Four Songs
op. 13, Dover Beach op. 3, Two Songs
op. 18, Nuvoletta op. 25, Melodies pas-
sageres op. 27, Hermit Songs op. 29, De-
spite and Still op. 41, Three Songs op.
45 u.a.; Cheryl Studer (Sopran), Tho-
mas Hampson (Bariton), John Brow-
ning (Klavier), Emerson String Qüartet;
DG 2 CD 435 867-2 (WD: 109*50") DDD
Aufnahme da t um: 1991, 1992
Klangbild: Präsent, natürlich.
Fertigung: Einwandfrei; Werkkom-
mentar viersprachig, Liedtexte drei-
sprachig.

Die Behauptung „complete" ist zu präzi-
sieren: Neben den 37 gedruckten Lie-
dern Samuel Barbers enthält diese Kas-

sette noch zehn bislang unveröffentlichte
Lieder aus dem Nachlaß des Komponisten,
wobei es sich durchweg um frühe Arbeiten
handelt. Angeordnet sind die Einzelstücke
und Zyklen in chronologischer Reihenfolge,
wobei die erste CD dem Frühwerk gewidmet
ist, die zweite dem reifen Komponisten der
Jahre 1942-72. Barber war ein Eklektiker im
besten Sinne des Wortes. Seine Musik
spricht für weitreichende Kenntnisse der
bereits vorhandenen Literatur, ohne dabei
einen eigenständigen Stil zu verleugnen. Sie
ist durchweg einfacher strukturiert als die
vertonten Texte (darunter Gedichte von
Joyce, Rilke und Heym), aber sie klingt bei
aller Eingängigkeit nie trivial. Wie nur we-
nige Komponisten des 20. Jahrhunderts ver-
steht Barber für die Stimme zu schreiben,
und die beiden Sänger Cheryl Studer und
Thomas Hampson nutzen die Chance, eine
große Palette ihrer stimmlichen und gestal-
terischen Möglichkeiten zu zeigen.

Die Musik ihres Landsmannes ist ihnen
hörbar eine Herzensangelegenheit. Und des-
halb gelingt ihnen - im Zusammenwirken
mit dem Pianisten John Browning, dem spi-
ritus rector des ganzen Unternehmens - eine
exemplarische Interpretation. Frau Studer
entfaltet ihre reichen Sopranmöglichkeiten
und ihre Ausdruckskraft besonders über-
zeugend in den „Hermit Songs", trifft aber
auch den schlichten Tonfall der frühen Lie-
der. Ihre vorbildliche Textbehandlung
macht deutlich, daß sie auch auf dem Gebiet
des Liedgesangs etwas zu sagen hat. Das gilt
in gleichem Maße für den Bariton Thomas
Hampson, der vor allem in den verhaltenen
Tönen sein Künstlertum erweist.

Ekkehard Pluta

Mit hymni-
scher Inten-
sität.

Svi)i|>lutny

Beethoven, Missa solemnis op. 123; Tina
Kiberg (Sopran), Waltraud Meier (Mez-
zosopran), John Aler (Jenor), Robert
Holl (Baß), Chicago Symphony Chorus,
Chicago Symphony Orchestra, Daniel
Barenboim;
Erato/ East West Records 2 CD 4509-
91731-2 (WD: 84'23") DDD
Aufnahme da turn: 1993
Klangbild: Voll und plastisch, doch et-
was unausgewogen. Einige Konzert-
saalgeräusche.
Fertigung: Einwandfrei.

in Mitschnitt voller Intensität und Emp-
findung: Für die Beteiligten ist Beetho-
vens Messe zweifellos mehr als Klang,

mehr als tönend bewegte Form, um Hans-
licks berühmte Formel zu gebrauchen. Das
„Gloria" mündet in ekstatischen Rausch,
das „et incarnatus est" wird hochroman-
tisch als Misterioso intoniert. Das „Agnus
Dei" hat fast veristische Inbrunst, besonders
im Vergleich zu Harnoncourts eher verhal-
tener Interpretation, ganz zu schweigen von
der fast emotionslosen Durchsichtigkeit bei
Gardiner. Eindrucksvoll auch die rezitativi-
sche Beschwörung innerhalb des „Agnus
Dei" (Allegro assai) durch das Soloterzett -
obwohl keiner der Sänger den Gepflogen-
heiten der Appoggiatur nachkommt: Hier
folgen die Noten dem Ausdruckswillen.
Große Steigerungen gibt es zum Beispiel in
der Fuge „et vitam venturi" des Credo, wo
Barenboim das Tempo merklich anzieht.
Apropos Tempo: es bewegt sich auf der
langsamen Seite, obwohl Barenboim ganz
dezidiert Tempokontraste zur architektoni-
schen Gestaltung des Opus aufbaut. Die
Tempo wahl hängt nicht zuletzt auch von der
Besetzungsstärke ab, und der massige Chi-
cago Symphony Chorus, der bei allen seinen
Qualitäten als Laienensemble bei weitem
nicht an die Leistungen der Profichöre bei
Harnoncourt, Levine oder Gardiner heran-
reicht, gibt mehr oder weniger die Wahl hin-
sichtlich des schnellsten Tempos vor.

Die vier Solisten beeindrucken durch ihre
Ausdrucksstärke. Mit ihrem Gesang wollen
sie den Konzertsaal erobern und nicht das
Mikrophon - und das ist gut so. Die Auf-
nahme ist insgesamt keineswegs perfekt,
weder technisch noch musikalisch. Für die
Schallplatte wurde ein eindrucksvoller
Konzertabend mitgeschnitten, mit all seinen
kleinen Unebenheiten, Störgeräuschen und
künstlerisch-organisatorischen Kompro-
missen. Martin Eiste

Wiederent-
deckte Mas-
senklänge
und Edelge-
sänge.

Hugo Dist ei

Distler, Choralpassion op. 7; Peter
Kooy (Bariton), Wilfried Jochens (Te-
nor), Gerrit Miehlke (Baß), Kammer-
chor der Universität Dortmund, Willi
Gundlach;
Thorofon/Helikon CD 2185 (WD:
52'03")DDD
Aufnahme da turn: 1993
Klangbild: Natürlich, adäquate Raum-
dimension, gute Solistenpräsenz,
leichte Höhenbeschneidung der chori-
schen Textkonsonanten.
Fertigung: Einwandfrei; Beilage ohne
Gesangstexte.

Strauss, Der Abend op. 34,1, Hymne op.
34,2, Deutsche Motette op. 62, Die Göt-
tin im Putzzimmer, An den Baum
Daphne; Danish National Radio Choir,
Copenhagen Boys' Choir, Stefan Park-
man;
Chandos/Koch CD 9223 (WD: 57*20")
DDD
Aufnahme da turn: 1993
Klangbild: Kathedralakustik, Mam-
mutdimension, diffuse Breite und Tiefe.
Fertigung: Einwandfrei; ausführliche
Textbeilage.

Wolf, Chorwerke: Sechs geistliche Ei-
chendorff-Lieder, Die Stimme des Kin-
des op. 10, Drei Goethe-Lieder op. 13,
Fröhliche Fahrt op. 17,1 u.a., Cornelius,
Requiem (Hebbel); Niederländischer
Kammerchor, Rudolf Jansen (Klavier),
Uwe Gronostay;
Globe/HeUkon CD 5105 (WD: 49'50")
DDD
Aufnahmedatum: (P) 1993
Klangbild: Natürlich, adäquate Raum-
dimension, Halligkeit, Textklarheit
und gute Werktransparenz.
Fertigung: Einwandfrei; ausführliche
Textbeilage.

in Foto von Schloß Neuschwanstein als
Blickfang für eine Chandos-CD mit
Chorwerken von Richard Strauss trifft

ins Schwarze: Ohne Parallelen zum Werk
des anderen Richard (Wagner) ziehen zu
wollen, dessen Holländer-, Tannhäuser-,
Lohengrin- oder Meistersinger-Chöre im
Vergleich zu den hier zu hörenden Strauss-
Entdeckungen geradezu schlank wirken,
fordert das neugotische Schnörkelbauwerk
in seiner architektonischen Üppigkeit zu in-
teressanten Vergleichen heraus. Die ^s t im-
mige Doppelchor-Partitur von Strauss, dazu D>
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die sieben Solisten in der „Deutschen Mo-
tette" und ein zusätzlicher Knabenchor in
der Klangorgie „An den Baum Daphne" auf
einen Text von Joseph Gregor, führen neben
weiteren, ähnlich ausufernden Tonphanta-
sien zu der Gewissensfrage, ob derartig in-
kommodierende Katalog-Unikate durch ei-
nen Repertoirestern hervorgehoben werden
sollten. Immerhin erhofft man sich vom
„Rosenkavalier"-Komponisten, der sich
hier als rechter Don Quixote im Kampf ge-
gen die Chorflügel aller Frauen ohne Schat-
ten erweist, andere Klangvorstellungen.
Hier aber scheint alles ohne Maß und Ziel zu
sein. Dennoch verdient diese Produktion
Respekt als Leistungsbeweis aller Mitwir-
kenden, deren zahlenmäßiges und stimmli-
ches Übergewicht die um Transparenz ver-
geblich ringende Tontechnik schlicht kapi-
tulieren läßt. "Auch das Überschreiten der
Traumgrenze aller Tenöre vom hohen C zum
schrillen Cis (Des) der Soprane wird zum
ungewohnten Härtetest für Lautsprecher
und Ohren.

Ganz anders nehmen sich da die chori-
schen Wirkungen eines anderen Spätroman-
tikers in einer klangschönen Globe-Produk-
tion aus: Hugo Wolf. Freilich, viele der weit-
gehend unbekannten Chorbeiträge sind in
der jugendlichen Probierphase seines Schaf-
fens entstanden, und nur zögernd nimmt aus
anfangs schlichter Vokalhomophonie im
Stile Friedrich Suchers der eigene harmoni-
sche Wille Form und Gestalt an. Ihr Reper-
toirewert steht aber außer Zweifel, zumal
der Niederländische Kammerchor mit einer
qualitativen Darbietung aufwartet, die je-
dem Chorfreund das Sängerherz höher
schlagen läßt (und lohnende Programm-Er-
gänzungen für viele andere Chorvereinigun-
gen bereithält).

Wiederum in eine ganz andere Sphäre,
nämlich zur geistlichen Chormusik der klas-
sischen Moderne, entrückt Hugo Distlers
Choralpassion von 1932. Bedeutung und
Wert dieses Meisterwerkes, dessen Wieder-
begegnung die vorliegende Thorofon-Auf-
nahme ermöglicht, sind nicht nur unstrittig,
sondern lassen das bisherige Fehlen dieser
Komposition im Plattenkatalog unverständ-
lich erscheinen. Unversehens kommt so dem
Kammerchor der Universität Dortmund
eine Schlüsselfunktion der Werkinterpreta-
tion zu, die von sublimer Klangästhetik ge-
tragen wird. Distlers ausgeprägter Farben-
sinn für eine wortdeutende Melodieführung
und die symbolhafte Klanglichkeit des dra-
matischen Bibelgeschehens verführen aller-
dings zu einer „beschönigenden" Gesangs-
kultur, die auf Kosten der präzisen Wort-
diktion gehen kann. Das Fehlen des ge-
druckten Wortlautes der gesungenen Texte
in der Textbeilage bedauert man daher sehr.
Die ausgezeichnete Besetzung der Solopar-
tien bedarf jedoch solcher Lesehilfe nicht.

Gerhard Patzig

•BnddJEPHTHA
irofry * l "W K'JJ

Miiük Ucnui • Min.inOt.-pl

Psychologi
sche Subti
lität.

KLASSIK RADIO

Händel, Jephtha HWV 70 (Gesamtauf-
nahme in englischer Sprache); John
Mark Ainsley (Jephtha), Michael
George (Zebul), Catherine Denley
(Storge), Christiane Oelze (Iphis), Axel
Köhler (Hamor) u.a., RIAS-Kammer-
chor, Akademie für Alte Musik Berlin,
Marcus Creed;
Berlin Classics/BMG-Ariola 3 CD
1057-2 (WD: 160'07") DDD
Aufnahme da turn: 1992
Klangbild: Hallig, in sich ausgewogen.
Fertigung: Sorgfältig.

H ändeis fortschreitende Erblindung
schlägt sich in „Jephtha" auf mehrfache
Weise nieder: Das Schriftbild des Auto-

graphs bietet ein ergreifendes Zeugnis von
dem aussichtslosen Kampf mit der ewigen
Finsternis, das Ringen um den rechten Glau-
ben manifestiert sich ebenso in gravieren-
den Textänderungen (statt „What God or-
dains is right" nunmehr „Whatever is, is
right") wie in offenem musikalischem Pro-
test (insistierende Moll-Akkorde trotz ver-
baler Zustimmung zum Gottesurteil), und
die innere Anteilnahme der Trauerchöre
übersteigt jedes von der barocken Topik
vorgegebene Maß. „Jephtha" gehört gewiß
zu Händeis persönlichsten Werken, und
eben dieser Zug kommt in Marcus Creeds
umsichtiger, feinfühliger Interpretation
sehr gut zur Geltung. Seine Gestaltung der
Chöre hat nicht nur eine große dramatische
Kraft, sondern auch die nötige klangliche
Flexibilität, um die seelischen Konflikte der
Protagonisten angemessen und differenziert
zu kommentieren. Doch neben der hervorra-
genden Leistung des RIAS-Kammerchores
können auch sämtliche Solisten glänzend
bestehen: John Mark Ainsley weiß das breite
emotionale Spektrum der Titelpartie bewe-
gend und nuancenreich darzulegen, Cathe-
rine Denley erfüllt ihre nicht minder viel-
schichtige Rolle mit innerer Glut, und
Michael George verbindet die offizielle
Würde seiner Aufgaben mit einer warmher-
zig-strengen Humanität. Das obligatorische
amouröse Gegenstück zur Tragik der
Haupthandlung findet sich bei Christiane
Oelze und Axel Köhler, die den Widerstreit
zwischen Pflicht und Leidenschaft rundum
überzeugend mit Leben erfüllen, und das
virtuose, aber nicht aufdringliche Spiel der
Berliner Akademie für Alte Musik läßt der
psychologischen Subtilität von Händeis vo-
kalem opus ultimum auch auf instrumenta-
ler Ebene Gerechtigkeit widerfahren.

Matthias Hengelbrock

Janäcek in
Kanada.

Janäcek, Glagolitische Messe, Sinfo-
nietta; Natalia Troitskaya (Sopran),
Eva Randovä (Mezzosopran), Kaludi
Kaludov (Tenor), Sergei Leiferkus
(Baß), Thomas Trotter (Orgel), Chceur
et Orchestre symphonique de Montreal,
Charles Dutoit;
Decca CD 436 211-2 (WD: 65'33") DDD
Aufnahme da turn: 1991
Klangbild: Räumlich, präsent.
Fertigung: Tadellos.
Vergleichseinspielungen: Messe: Ancerl
(Supraphon/Koch CD 110 609-2), Gie-
len (Intercord:CD 860 902).

Charles Dutoits Umgang mit Janäceks
„Glagolitischer Messe" und ihrer gleich-
sam weltlichen Heiligkeit läßt sich

zunächst sehr erfreulich an. Das ausgezeich-
net disponierte kanadische Orchester folgt
dem Dirigenten willig auf dessen Weg, die
hymnische Härte in Janäceks Musik akri-
bisch zu formulieren und ihren inneren
Glanz dennoch nicht unbeseelt zu lassen.
Der Partitur wird auf diese Weise mehr zu
ihrem lyrisch-emphatischen Recht verhol-
fen, als wenn es einer Interpretation nur um
die Janäcekschen Elementarkräfte ginge.

Doch leider fehlt es im Vokalen bisweilen
an Genauigkeit im Detail. Der Sinfonische
Chor Montreal klingt zwar überzeugend,
singt auch mit deklamatorischer Feinheit
und Wucht gleichermaßen, kommt aber
nicht selten entscheidende Momente zu spät.
Janäceks einander überlagernde, bissig ver-
quere Rhythmen werden so ein wenig aufge-
weicht, zumal wenn Dutoit zu einigen Atem-
pausen bittet, die unmöglich im Sinne des
Komponisten sein können.

Dies alles bewegt sich noch im Bereich des
Akzeptablen, einer beinahe werkimmanen-
ten Unscharfe. Gänzlich unverständlich ist
jedoch, wie Natalia Troitskaya neben ihre
trefflichen Solistenkollegen geraten konnte;
die Sopranistin hat gewaltige Höhenpro-
bleme und zerreißt Phrasen mit arger Will-
kür. Versöhnlich stimmt hinterher freilich
eine rundum geschmeidige, sorgfältige, ta-
dellose Darstellung der Sinfonietta.

Wolfram Goertz

Mit variablem
Ausdruck.

Mahler, Fünf Lieder nach Rückert, Drei
Lieder aus Des Knaben Wunderhorn,
Lieder eines fahrenden Gesellen, Kin-
dertotenlieder; Brigitte Fassbaender
(Mezzosopran), Deutsches Symphonie-
Orchester Berlin, Riccardo Chailly;
Decca CD 425 790-2 (WD: 70*44") DDD
Aufnahmedatum: 1988, 1989
Klangbild: Offen, voll, farbig.
Fertigung: Einwandfrei.

Brigitte Fassbaender bietet bei ihrer Dar-
stellung von Mahler-Liedern große Aus-
drucksvielfalt. Sie reicht vom naiv-er-

zählenden und koketten Ton in den Rückert-
Liedern über hochdramatische Artikulation
bei den „Liedern eines fahrenden Gesellen"
bis zu epischer, fast ausdrucksloser Diktion
in den „Kindertotenliedern". Die stimmli-
che Präsenz der Sängerin befähigt sie zu al-
len drei Gestaltungsweisen, wobei der dra-
matische, hochexpressive Gestus am stärk-
sten beeindruckt. Der Gesangsvortrag ist in
jedem Fall sehr textbezogen. Die heiklen
„Kindertotenlieder" werden weder zu ly-
risch noch zu deklamatorisch oder melodra-
matisch genommen. Ohne Leichenbitter-
miene in der Stimme wird der verschlossene,
abgeschattete Ausdruck dieser Lieder be-
sonders beredt. Die bei langgehaltenen Tö-
nen vibratoreiche Stimme ist gut unter Kon-
trolle, auch bei den Höhen. Längere, gebun-
dene Tonfolgen erfahren oft ein Verschleifen
des Ansatzes.

Chaillys Orchesterleitung ist immer solide
und besonders in den „Liedern eines fahren-
den Gesellen" sehr dicht. Bei den „Kinder-
totenliedern" wird allerdings die, mit weni-
gen Mitteln gleichsam en miniature die ge-
samte Kontur der Sinfonik bietende, poly-
phone Struktur nicht recht deutlich. Soli-
stin und Orchester sind nicht im Geflecht
von gleichwertigen Stimmen aufgehoben,
und deshalb bietet das Orchester mehr Ko-
lorit als Charakter. Die harmonischen Sprö-
digkeiten und Verdichtungen gehen zudem
im Background unter.

Die Rückert-Lieder nimmt Chailly unge-
wöhnlich schnell, ohne daß der Vortrag ver-
hetzt wirkte. Die „Lieder eines fahrenden
Gesellen" sind fast opernhaft exponiert, mit
grandiosen Orchestereindrücken. Über-
haupt macht das Deutsche Symphonie-Or-
chester Berlin (von welchem nichtdeutschen
Symphonie-Orchester Berlin muß es sich ei-
gentlich unterscheiden?) eine in allen Belan-
gen glänzende Figur. Bernhard Uske

Unvers täubte
Avantgarde
der sechziger
Jahre.

PENDERECKI
St Luke Passion

Wjrsaw National Phifharmonk Chorui
National Radio Symphony Orchestra
KRZYSZTOF^ENDERECKl

argo

Penderecki, Lukas-Passion (Gesamt-
aufnahme); Sigune von Osten (Sopran),
Stephen Roberts (Bariton), Kurt Rydl
(Baß), Edward Lubaszenko (Erzähler),
Warsaw National Philharmonie
Chorus, Knabenchor Krakau, Krzysz-
tof Penderecki;
Decca argo CD 430 328-2 (WD: 76'21")
DDD
Aufnahmedatum: 1939
Klangbild: Transparent und brillant.
Fertigung: Einwandfrei.

Die erste digitale Aufzeichnung von Pen-
dereckis Lukas-Passion aus der Chri-
stuskathedrale in Katowice vom De-

zember 1989 kann als authentische Realisie-
rung jener ersten polnischen Komposition
sakraler Thematik seit 1945 gelten. Die
fünfviertelstündige, konzertante Auftrags-
komposition des WDR aus dem Jahre 1966,
entstanden zum 700-jährigen Bestehen des
Münsteraner Doms und der Eintausendjahr-
feier der Einführung des Christentums in
Polen, zeigt bereits einen gemäßigten
Krzysztof Penderecki, ablesbar auch am re-
duzierten Einsatz von Aleatorik. Die Konsu-
mierbarkeit dieser Komposition des einsti-
gen Avantgardisten gipfelt im unvermute-
ten, verklärenden Schluß in reinem Dur.
Trotz Zwölfton- und Cluster-Technik folgt
die Komposition dabei in ihrer formalen
Struktur dem Vorbild der Bach-Oratorien,
und B-A-C-H wird zu einer der wichtigsten
zugrundeliegenden Tonreihen. Pendereckis
Polyphonie orientiert sich an den niederlän-
dischen Meistern, und seine Melodik fußt
auf der Gregorianik. Beim Wiederhören er-
scheint die Lukas-Passion noch domesti-
zierter als einst, aber unverstaubt. Was bei
Carl Orff im „Prometheus" jedoch griechi-
scher Urreligion archaisierende Gewalt ver-
leiht, das dramatische Wechselspiel von De-
klamation und Schlagzeug, wirkt hier, im
katholischen Einsatz, nur aufgesetzt. In dem
mit den Chören der Warschauer Philharmo-
nie, dem Krakauer Knabenchor und dem
Polnischen National-RSO sehr homogenen
Ensemble ist die Sopranistin Sigune von
Osten der einzige Schwachpunkt. Im positi-
ven Sinne ragen Bariton Stephen Roberts
und Bassist Kurt Rydl heraus. Das breit auf-
gefächerte Klangbild vermittelt einen le-
bendigen Eindruck. Obwohl die mit Verve
interpretierte Gesamtaufnahme gerade auf
eine Einzel-CD paßt, gibt das Dünndruck-
Beiheft den gesamten Wortlaut in drei Spra-
chen wieder. Peter P. Pacht

Enttäu-
schend.

Schubert, Sämtliche Lieder (Vol. 19):
Nachtviolen, Gott im Frühlinge, Im
Haine, Der Blumen Schmerz, Die Blu-
mensprache, Die Rose, Vergißmein-
nicht, Der liebliche Stern u.a.; Felicity
Lott (Sopran), Graham Johnson (Kla-
vier);
Hyperion/Koch CD 33019 (WD: 69'34")
DDD
Aufnahmedatum: 1992
Klangbild: Kräftig, präsent, Stimme et-
was im Vordergrund.
Fertigung: Einwandfrei.

Daß diese Schubert-Anthologie mit dem
Thema „Natur und Elemente" (d.h. Blu-
men, Sterne, Wind und Wasser) nicht

das hält, was Können und Stil der in ihren
Bühnendarstellungen faszinierenden So-
pranistin versprochen haben, ist in summa
das Ergebnis einer Reihe von Detailproble-
men.

Es scheint, als könne Felicity Lott ihrem
breit und voll ausgelegten Ton nur noch mit
Mühe den kleinformatigen Klang, jene dy-
namische Subtilität abgewinnen, die diesen
vokalen Miniaturen angemessen sind. Bei
ihr überwiegen mezzoforte und forte, und
wenn sie sich in piano-Regionen bewegt,
dann verliert ihre Stimme an Rundung und
Fülle, wird scharf und gerade, flach im Vi-
brato und spröde im Ansatz - unverkennbar,
daß die Sängerin sich hier wenig wohl fühlt.
Hinzukommen zwar keine gravierenden,
doch letztlich hörbare Textunschärfen und
Artikulationsungenauigkeiten, so daß die
häufig sprachlich nicht unkomplizierten
Lieder an Verständlichkeit einbüßen. Mögli-
cherweise verstärkt sich dieser Eindruck
dadurch, daß die Sopranistin fast alle Lieder
zu gleichförmig, wie unbeteiligt singt, ohne
die geforderte Identifikation mit den Inhal-
ten dieser stimmungsvollen und gefühlsbe-
tonten lyrischen Gebilde.

Graham Johnson ist ein - wenn auch mu-
sikalisch souveräner - zu passiver, defensi-
ver Begleiter, der auch in der akustischen
Balance mit der Singstimme etwas zu wenig
zur Geltung kommt. Kurt Malisch
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BUHNENWERKE
STRAVINSKY

Mehr Oper als
Oratorium. jESSYE NORMA

PETER SCHREIB
SAITO KINEN ORCHESTRA

SEIjlOZAWA

• - • i
* •

Strawinsky, Oedipus Rex; Jessye Nor-
man (Jokaste), Peter Schreier (Oedi-
pus), Bryn Terfel (Kreon), Harry Peters
(Tiresias), Georges Wilson (Erzähler)
u.a., Shinyukai Male Choir, Saito Kinen
Orchestra, Seiji Ozawa;
Philips CD 438 865-2 (WD: 52'40")
DDD
Aufnahme da turn: 1992
Klangbild: Vollräumig, präsent, Solo-
stimmen im Vordergrund.
Fertigung: Einwandfrei.

N euerdings macht „Oedipus Rex" auffäl-
lig Karriere: nach Salonen (Sony),
Welser-Möst (EMI) und Levine (DG)

liegt hier die vierte Neuaufnahme in knapp
anderthalb Jahren vor; zudem hat DG zu-
sätzlich die CD-Erstveröffentlichung des hi-
storischen Rundfunkmitschnitts mit Ferenc
Fricsay angekündigt. Für Konkurrenz ist
also gesorgt - vor allem aber für unter-
schiedliche Lesarten. Wer im „Oedipus" das
Archaisch-Kantige sucht, die gleichsam in
Marmor gehauene oratorische Antike, der
ist mit der vorliegenden Aufnahme schlecht
bedient. Sie betont das Opernhafte und setzt
vorrangig auf die Wirkung der Solisten,
drängt demzufolge die statuarische Inten-
sität des Chores zurück, so daß die Beiträge
des solide vorbereiteten Shinyukai Choir
ziemlich belanglos wirken. Das Orchester
hat zwar mehr akustische Präsenz,* doch
fehlt dem Gesamtklang die für Strawinskys
Musiksprache so typische nüchterne
Schlagkraft und es mangelt an Konturen-
schärfe in diesem klassizistisch-linearen
Melodiengefüge. Einmalig dagegen die ex-
pressive Präsenz von Jessye Norman, die mit
ihrem warmtimbrierten, jederzeit Wohllaut
verströmenden fülligen Organ die immensen
Schwierigkeiten ihrer Partie bravourös mei-
stert. Peter Schreier gestaltet den Oedipus
ganz aus dem Text heraus, kann aber rein
sängerische Defizite nicht ganz wettmachen
und klingt insgesamt älter als Jocaste (und
als Tiresias) - was letztlich problematisch
ist. Werner Pfister

Klangrede:
verfeinert
und differen-
ziert.

KLASSIK RADIO

mote

WILLIAM WALTON
Somttbinß tUt beytmd tho Seen*

FACADE

ANTONIO VIVALO

RV

GIOVANNI B ATT IST*
PERGOLES

STABAT MATEF

MCNA1R ME
VON MAGNUS • LiPOväEI
ARNOLD SC HOENBCO CHOI
CONGKKTU5 MUSiCUS vaC

NIKOLAUS
HARNONCOUR'

Vivaldi, Gloria, Fergolesi, Stabat Ma-
ter; Sylvia McNair, Elisabeth von Ma-
gnus, Eva Mei (Sopran), Marjana Li-
povsek (Alt), Arnold Schönberg Chor,
Concentus musicus Wien, Nikolaus
Harnoncourt;
Teldec/East West Records CD 9031-
76989-2 (WD: 65*00") DDD
Aufnahmedatum: 1991, 1993
Klangbild: Klar, räumlich, konturen-
scharf.
Fertigung: Gut.

Vivaldis „Gloria" und Pergolesis „Stabat
Mater" zählen zu den berühmtesten
und populärsten Kirchenmusiken des

Barock. Man kann sie klangschön, routiniert
und sogar fast kitschig aufführen. Vor zwei
Jahrzehnten hätte Harnoncourt die beiden
Werke so gegen den Strich gespielt, daß es
Proteste von Barockliebhabern gehagelt
hätte. Doch jetzt zeigt sich der Meister von
einer anderen Seite. Nur einige sehr strenge
und scharf deklamierte Punktierungen im
„Gloria" und hervorgehobene Dissonanzen
im „Stabat Mater", die freilich noch längst
nicht der einst gehuldigten Ästhetik des
Häßlichen entsprechen, deuten auf • die
Sturm- und Drang-Zeit des Dirigenten hin.
Also auch nur üblicher Barock-Kommerz?
Nein, Harnoncourt hat sich geändert. Sein
Weg führte ihn von der Revolte zu einer sehr
ausgewogenen, differenzierten, gefühlsin-
tensiven Klangrede, die nun auch vor
Schönheit und Klangpracht nicht mehr
zurückschreckt und den Empfindungsreich-
tum von Pergolesi (weit entfernt vom
Kitsch) hörbar macht. Spannung und Dra-
matik ist stets gegenwärtig, Freude im „Glo-
ria", Trauer im „Stabat Mater" wird in vie-
len Schattierungen dargestellt. Dabei er-
weist sich der Concentus musicus als kam-
mermusikalisch detailliert und doch musi-
kantisch spielendes Orchester. Die beiden
Sopranistinnen erfreuen durch Klarheit und
Ausdrucksintensität, die freilich nicht im-
mer ganz klar geführte Altstimme von Mar-
jana Lipovsek imponiert durch ihr dunkles,
volles Timbre. Franzpeter Messmer

Erstmalig
komplett.

19Z2 - 19JB
AFrtTft A BBT OJ? 40 JFOEMS BY EDITH S

MBLOLOGOS ENSEMBLE

BRTN

5U.VEE11VAN
D£N DKOECK

CONDl/CTOU

Walton, Facade (Gesamtaufnahme);
Pamela Hunter (Rezitation), Melologos
Ensemble, Silveer van den Broeck;
Discover/in-akustik CD 920125 (WD:
6V05")DDD
Aufnahmedatum: 1993
Klangbild: Transparent, Sprecherin
aus dem Ensemble herausgelöst.
Fertigung: Einwandfrei, detailliertes
Textheft.
Vergleichseinspielung: Sitwell/Pears,
English Opera Group, Collins (Decca
425 661-2).

Mit dieser Produktion macht das junge
Discover-Label seinem Namen alle
Ehre. „Fagade", das als „Abenteuer-

unterhaltung" den jungen William Walton
schlagartig bekannt machte, wird mit dieser
CD erstmals komplett vorgelegt. Üblicher-
weise werden nur die Hälfte der von Walton
vertonten Gedichte im Konzert oder auf CD .
berücksichtigt. Hier gibt es gleich noch ei-
nige unvertont gebliebene dazu. Vorzüglich,
wenn man für „Facade" eine Interpretin wie
Pamela Hunter findet, die genauso Musike-
rin wie Schauspielerin ist. Nur so wird man
allen Facetten dieses bemerkenswerten Zy-
klus gerecht. Die gebürtige Australierin be-
weist schon seit Jahren ihre große Leiden-
schaft für dieses Werk. Sie ist mit „Facade"
mehrfach erfolgreich aufgetreten, ist in ei-
ner BBC-Produktion gefeiert worden, mehr
noch: Sie hat ein lesenswertes Buch (verlegt
bei Duckworth, London) darüber geschrie-
ben, mit einer Reihe hilfreicher Interpreta-
tionen. Da sind die Erwartungen natürlich
sehr schnell sehr hoch gesteckt. Es steht
außer Frage, daß Pamela Hunter sich her-
vorragend auskennt in diesem Assoziations-
kosmos. Aber es bleibt doch der Eindruck
einer gewissen Gleichförmigkeit, zuwenig
extrovertiert erscheint die Rezitation. Im-
merhin wurde „Fagade" doch im London
der 20er Jahre als skandalös empfunden.
Der alte Aufnahme-Klassiker mit Edith Sit-
well und Peter Pears läßt da schon mehr ah-
nen von der ironischen und exzentrischen
Ebene. Vielleicht hätte eine Live-Produk-
tion, bei allen Unwägbarkeiten, mehr At-
mosphäre und Spontaneität auf die CD ge-
bannt. Mag sein, daß dann auch das profes-
sionelle, aber wenig inspirierte Ensemble zu
einer brillanteren Produktion beigetragen
hätte. So bleibt es beim (für den Preis sicher
lohnenden) sauber produzierten Kompen-
dium. Joachim Salau

1933-1936
d'Alberl - Beilini • Gounod • Lehär
- Sirauss • Tchaikovsky • Votdi • Wagner

Weniger wäre
mehr.

W I E B E f
S T A A T :

O P E R

V I E N N ;
S T A T E
O P E R A

im - taiMonti' • HlajM.id • Gerhard
ciibcrfl ' Konclini * Kullirmirt
defaior - Novoliu - l ' in/ j • PGlicr • Half

Tlitirbang • Unukste • von tataky.de»

• deSabala • Krau» • Loluir •
Uve

Edition Wiener Staatsoper Live (Vol. 1):
Ausschnitte aus Der Rosenkavalier (R.
Strauss), Eugen Onegin (Tschaikow-
sky), Otello (Verdi), II Barbiere di Si-
viglia (Rossini), La Sonnambula (Bel-
lini), Aida (Verdi), Tannhäuser (Wag-
ner), Die Meistersinger von Nürnberg
(Wagner), Parsifal (Wagner), Tiefland
(d'Albert), Faust (Gounod), Götterdäm-
merung (Wagner), Lohengrin (Wagner),
Giuditta (Lehär); Viorica Ursuleac,
Richard Mayr, Eva Hadrabova, Maria
Gerhart, Koloman von Pataky, Charles
Kullman, Toti dal Monte, Luigi Monte-
santo, Giacomo Lauri-Volpi, Josef Ka-
ienberg, Rudolf Bockelmann, Gertrude
Rünger, Kerstin Thorborg, Julius Pöl-
zer, Ezio Pinza, Lauritz Melchior, Anny
Konetzni u.a., Chor und Orchester der
Wiener Staatsoper, Clemens Krauss,
Hugo Reichenberger, Victor de Sabata,
Robert Heger, Felix von Weingartner,
Karl Alwin u.a.;
Koch-Schwann 2 CD 3-1451-2 4 (WD:
141*15") ADD
Aufnahmedatum: 1933-1936

Edition Wiener Staatsoper Live (Vol. 2):
Ausschnitte aus Parsifal, Die Meister-
singer von Nürnberg (Wagner); Hans
Grahl, Herbert Alsen, Anny Konetzni,
Hermann Wiedemann, Luise Hellets-
gruber, Rudolf Bockelmann, Josef von
Manowarda, Eugen Fuchs, Eyvind
Laholm, Tiana Lemnitz u.a., Chor und
Orchester der Wiener Staatsoper, Hans
Knappertsbusch, Wilhelm Furtwäng-
ler;
Koch-Schwann 2 CD 3-1452-2 4 (WD:
140'33")ADD
Aufnahme da turn: 1938-1939
Klangqualität: Äußerst problematisch.
Fertigung: Einwandfrei.

In der Werbung zählt Schönfärberei zu den
läßlichen Sünden. Doch die im Prospekt-
material zu dieser Edition aufgestellten

Behauptungen, die den „einmaligen Stellen-
wert" dieser Live-Mitschnitte aus der Wie-
ner Staatsoper untermauern sollen, sind
sehr fragwürdig. Daß „Live-Dokumente aus
Opernhäusern vor 1945 überaus selten"
seien, ist angesichts von rund 200 komplet-
ten Opern-Mitschnitten allein aus der New
Yorker Met zwischen 1935 und 1945 schlicht
falsch. Von zahlreichen weiteren bedeuten-
den Bühnen sind ähnliche Aufnahmen er-
halten.

Auch weitere vollmundige Versprechun-
gen der Werbung erweisen sich nun, nach
Erscheinen der ersten beiden Doppel-CDs,
als überzogen. Denn von „brillanter künst-
lerischer Aussagekraft" der Aufnahmen
kann größtenteils keineswegs die Rede sein,
und noch weniger von deren „erstaunlich
guter technischer Qualität".

Man muß schon ein hartgesottener Schel-
lack-Fan sein, um aus diesem Neben-
geräuschdickicht noch einen Hör- oder gar
Kunstgenuß herauszudestillieren. Die tech-
nische Aufbereitung konnte zwar eine Ver-
besserung des Originalsignals erzielen, doch
akzeptabel klingt das Ergebnis nur in sehr
wenigen Einzelfällen. Zu vorsintflutlich
sind die Aufnahmegeräte gewesen und zu
störanfällig die Tonträger (Gelatine, Deze-
lith), mit denen der Tonmeister der Wiener
Staatsoper, Hans May, arbeiten mußte, dem
diese Mitschnitte aus den Jahren 1933-1944
zu verdanken sind. Vergleicht man die hier
als „digital neu überspielt" angekündigten
Aufnahmen mit jenen sechs Analog-LPs, die
von Mays Tonmaterial schon in den 80er
Jahren auf dem Label „Belvedere" veröf-
fentlicht wurden, dann ist der Unterschied
minimal.

Was das künstlerische Niveau der mitge-
schnittenen Aufführungen angeht, so erlebt
man gleich auf der ersten CD eine herbe
Enttäuschung. In den „Rosenkavalier"-Sze-
nen aus dem Jahr 1933, die fast eine halbe
Stunde füllen, wird der als Ochs viel-
gerühmte Richard Mayr seinem legendären
Ruf keineswegs gerecht. Seine gesanglichen
Laxheiten und musikalischen Schlampe-
reien wären heute inakzeptabel. Eine
stimmlich desolate Vorstellung bietet Josef
Kaienberg als Tannhäuser, und selbst der
bedeutende Heldenbariton Rudolf Bockel-
mann kämpft in Wolframs „Lied an den
Abendstern" merklich mit der unbequemen
Tessitura. Die interessantesten Entdeckun-
gen der ersten Doppel-CD sind die beiden
„Tiefland"-Szenen mit Julius Pölzer als Pe-
dro - nicht nur, weil Aufnahmen dieses Hel-
dentenors äußerst rar sind, sondern auch,
weil sie intensiv gestaltet und kraftvoll ge-
sungen werden. Doch beim Großteil der fast
stets fragmentarischen Ausschnitte von
meist nur etwa zwei bis fünf Minuten
Spieldauer (längere Passagen ohne Unter-
brechungen sind nur dann vorhanden, wenn
May einen Teil einer Aufführung im Opern-
haus mitschneiden konnte und weitere Teile
während der zeitversetzten Rundfunküber-
tragung) fragt man sich schon, worin - auch
angesichts der miserablen Tonqualität - ihr
künstlerischer Wert bestehen könnte: Was
soll etwa ein Schnipsel von 2'26" Länge aus
dem Chor „Fuoco di gioia" in Verdis
„Otello" (1935) oder der dreiminütige Aus-
schnitt aus dem Schlußchor einer „Tann-
häuser"-Aufführung (kein Datum angege-
ben) oder Bruchstücke von kaum mehr als
zwei Minuten Dauer aus „La Sonnambula"
und „Barbiere di Siviglia" mit Toti dal
Monte (1935)?

Hinzukommt, daß von den meisten Sän-
gern in eben den Rollen, in denen sie hier do-
kumentiert sind, Parallelaufnahmen in we-
sentlich besserer Tonqualität existieren, sei

es als Studioproduktion und/oder als Live-
Mitschnitt: so etwa von Richard Mayr als
Ochs, Koloman von Pataky als italienischem
Sänger, Charles Kullman als Lensky und
Faust, Luigi Möntesanto als Figaro, Kerstin
Thorborg als Kundry, Ezio Pinza als Mephi-
sto, Lauritz Melchior als „Götterdämme-
rung"-Siegfried, Torsten Ralf als Lohen-
grin, Kirsten Flagstadt als „Götterdämme-
rung"-Brünnhilde, etc. etc. Die „einmalige"
dokumentarische Bedeutung der Aufnah-
men reduziert sich somit ganz beträchtlich.

Eine weitere Minderung des Sammler-
werts resultiert aus der Einbeziehung von
Tonmaterial, das - auch wieder unter
Berücksichtigung der minderen Klangqua-
lität - ohne weiteres entbehrlich gewesen
wäre. So entfallen rund Dreiviertel der von
Knappertsbusch dirigierten „Parsifal "-
Auszüge (1939) auf Vorspiele, Verwand-
lungsmusiken, Chöre - als gäbe es gerade
von Knappertsbusch nicht genügend „Parsi-
fal "-Live-Mitschnitte! Das Prinzip der auf
48 CDs angelegten Edition ist fragwürdig.
Eine Konzentration auf die wirklichen Ra-
ritäten, eine Beschränkung auf die künstle-
risch und dokumentarisch wertvollsten
Ausschnitte hätte vollkommen genügt, auch
im Hinblick auf den Subskriptionspreis von
920 Mark für die Gesamtausgabe!

Kurt Malisch
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