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Altes neu,
Neues alt.

Die Renaissancelaute - gestern und heu-
te: Werke von da Milano, Dowland, Cho-
banian, Walker u. a.; Peter Croton (Re-
naissancelaute);
Bärenreiter/Disco-Center CD 56 810
(WD: 59'57") DDD
Aufnahmedatum: 1988
Klangbild: Leichtes Rauschen.
Fertigung: Einwandfrei.

Da behaupte mal einer, der aristokratische
Charakter der Laute wolle in unsere Zeit
kompositorischer Extremwirkungen so

recht nicht passen . . . Peter Croton, an der
Baseler Schola Cantorum lehrender amerika-
nischer Lautenist, beschränkt den Aus-
drucksradius seines Instruments nicht auf
zurückgenommene tonliche Dezenz. Bei ihm
klingen die Fantasias des Francesco da Mila-
no ungemein frisch und lebendig, geraten die
ausgewählten Stücke John Dowlands zu Mu-
sterbeispielen ideenreicher und geschmack-
voll differenzierter Gestaltung. Homogen er-
gänzen sich Melodiestimme und Begleitung;
Crotons klares, Verzierungen nicht manieri-
stisch überbetonendes Spiel überzeugt vor al-
lem durch seine Natürlichkeit.

Genau diese Natürlichkeit und Selbstver-
ständlichkeit im Umgang mit Möglichkeiten
und Grenzen der Laute demonstrieren auch
die eingespielten zeitgenössischen Komposi-
tionen von Loris Ohannes Chobanian und
Gwyneth Walker. Chobanians „Dowland in
Armenia" von 1984 verbindet auf ebenso in-
telligente wie amüsante Weise Geist und
Sprache John Dowlands mit harmonischen
Strukturen und melodischem Duktus armeni-
scher (Volks-)Musik. Und Gwyneth Walkers
„Four Pieces for Lute" von 1977 klingen, als
seien sie ursprünglich für Gitarre komponiert
und für die Laute nur transkribiert: melodie-
fluß-betont, harmonisch einfach - für Kom-
ponisten, denen Idiom und Technik der Laute
nicht (mehr) vertraut sind, mag der Rück-
schritt über Ausdrucks- und Klangwelt der
Gitarre eine erste Lösung sein. Ein Konzept
auf Dauer für die erneute Integration der
Laute in die aktuelle Musik- (und vor allem:
Kompositions-)Szene ist das freilich nicht.

Susanne Benda
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NEUE MUSIK

Packende
Klangkombi-
nationen.

Venezianische Musik am Habsburger
Hof im 17. Jahrhundert: Werke von Neri,
Buonamente, Valentini, Bertali und Pri-
uli; Musica Fiata, Roland Wilson;
deutsche harmonia mundi/BMG-Ariola
CD 77086 (WD: 62'38") DDD
Aufnahmedatum: 1989
Klangbild: Hervorragende Klangbalan-
ce.
Fertigung: Ohne Mängel.

Erzherzog Ferdinand von Habsburg - 1619
zum Kaiser gekrönt - brachte aus seiner
Grazer Hofkapelle jene italienischen Mu-

siker nach Wien mit, die die Tradition des far-
benprächtigen venezianischen Musikstils ei-
nes Giovanni Gabrieli nicht nur weiterpfleg-
ten, sondern diese satztechnisch und klang-
farblich auch weiterentwickelten. Komponi-
sten wie Massimiliano Neri, Giovanni Valen-
tini oder Giovanni Battista Buonamente glän-
zen nicht etwa durch ihre außergewöhnliche
und einzigartig geprägte dramatische Attitü-
de, sondern vielmehr durch ihren Einfalls-
reichtum hinsichtlich der geistreichen Kom-
bination der Klangfarben, Register und In-
strumentengruppen. Das Ensemble „Musica
Fiata" bietet eine beispielhafte Produktion,
indem es diese Musiken ohne forcierte Aus-
druckstiefe, dafür aber sehr akzentuiert sowie
rhythmisch stets markant und mit tadelloser
Spieltechnik darstellt. Noch mehr kann aber
die überlegene Ausformulierung jener Kon-
traste überzeugen, die zu den stilistischen
Hauptmerkmalen dieser Kompositionen ge-
hören: der Wechsel der Register in Valentinis
„Canzon ä 4" oder die geläufige Virtuosität in
den Werken eines Priuli oder Bertali kommen
in der Aufnahme äußerst pointiert zum Aus-
druck und lassen die Fragen nach individuel-
len Komponistenpersönlichkeiten (fast) ver-
gessen. Eva Pinter

Kristalline
Lyrik.

; m
Boulez, Sonatine für Flöte und Klavier,
Erste Sonate für Klavier, Derive für
Kammerensemble, Memoriale (. . . ex-
plosante-fixe . . . originel) für Flöte und
acht Instrumente, Dialogue de l'ombre
double für Klarinette und Elektronik,
cummings ist der dichter . . . für Chor
und Ensemble; Sophie Cherrier (Flöte),
Pierre-Laurent Aimard (Klavier), Alain
Damiens (Klarinette), BBC Singers, En-
semble InterContemporain, Pierre Bou-
lez;
Erato/East West Records CD 2292-
45648-2 (WD: 63'12") DDD
Aufnahmedatum: 1990
Klangbild: Trocken (Sonate) bis hallig-
weiträumig (Memoriale).
Fertigung: Einwandfrei; deutscher Be-
gleittext miserabel redigiert.

Durchstrukturierung aller Parameter, Ver-
teilung von Tonpunkten, rhythmische
Ausziselierung bis in „mikroskopische"

Einheiten hinein - dies alles, so scheint es, war
für Pierre Boulez nur ein Durchgangsstadi-
um, ein Mittel zum Zweck, ausgefächerte und
teils lebensvoll wuchernde, teils sich kristal-
lin verfestigende Klangvorstellungen zu ver-
wirklichen. Werke wie das aphoristische En-
semblestück „Derive" oder das in wenigen
Klanggruppen sich kondensierende „Memo-
riale", aber auch die aufblitzenden und wie-
der lang hallenden Vokalpartien in „cum-
mings ist der dichter" lassen das Ideal einer
ganz aus der Klangfarbe geborenen Musik im-
mer wieder neu aufleuchten, eine Art sophi-
stizierter Hedonismus.

Der Umgang mit dieser einst unnahbar er-
scheinenden Musik ist heute - das zeigen die
Wiedergaben durch das Ensemble InterCon-
temporain lediglich stellvertretend für alle
professionell arbeitenden Formationen dieser
Art - eine Selbstverständlichkeit. Die Aus-
führungen der hier eingespielten, teilweise
weniger bekannten Werke von Boulez sind ar-
tikulatorisch prägnant, sorgfältig dynamisch
schattiert und souverän in der Verwirkli-
chung der diffizilen Partiturvorschriften, was
übrigens nicht allein durch das Dirigat des
Komponisten zu erklären ist, der seinen Musi-
kern durchaus eine gewisse nonchalante Frei-
heit läßt.

Lediglich in der Flötensonatine wirkt das
Klavier etwas zu dominant, was umgekehrt
für die Soloflöte in „Memoriale" gilt. Das auf-
nahmetechnische Klangbild wurde für jedes
Werk individuell gestaltet. Hartmut Lüde
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Marilyn Hiii Srnitl

KHATCHATURIAN
SKR1ABIN

Sinfonie Nr. 3 c-moll
(Das göttliche Gedicht)

ARENSKY
"Silhouettes" (Suite Nr. 2) op. 23

Sinfonieorchester des Dänischen Rundfunks
Neeme Järvi

CD; CHA 8898 - MC: ABT 1509

Sinfonie Nr. 2 (Originalfassung)
"Gayaneh" 4 Sätze aus der Ballet-Suite
Royal Scottish Orchestra
Neeme Järvi
CD: CHA 8945 - MC: ABT 1541

MARILYN HILL SMITH
singt Kaiman & Lehar
The Chandos Concert Orchestra
Stuart Barry
CD: CHA 8978 - MC: LBT 0030

1««« Irio in % minor

CORELLI
Streichersonaten Vol. II
Nr. 7-12 Op. 1
Nr. 7-12 Op. 2
The Purcell Quartet
CD: CHA 0515 - MC: EBT 0515

TSCHAIKOWSKI
Klaviertrio a-moll op. 50

ALYABIEV
Klaviertrio a-moll
The Borodin Trio

CD: CHA 8975 - MC: ABT 1564
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BÜHNENWERKE

Jazz, Fuge
und Pathos.

Engagement
und Kompe-
tenz.

Hartmann, Sonate 27. April 1945, Jazz-
Toccata und -Fuge, Sonatine, Kleine
Suite (Suite Nr. 1), Suite Nr. 2; Siegfried
Mauser (Klavier);
Virgin CD 261 257 (WD: 65'45") DDD
Aufnahmedatuni: 1989
Klangbild: Ausgewogen, aber ein wenig
fern.
Fertigung: Tadellos.
Vergleichseinspielung: Sonate: Benedikt
Koehlen (col legno).

Karl Amadeus Hartmann ist im wesentli-
chen Sinfoniker; seine Klaviermusik
nimmt im Oeuvre eine Randstellung ein,

ungeachtet der Tatsache, daß seine (zweite)
Sonate mit dem Untertitel „27. April 1945"
als eines seiner persönlichsten Bekenntnis-
werke anzusehen ist - der Todesmarsch von
Dachauer „Schutzhäftlingen" hatte ihn tief
berührt, nachdem er ja schon 1933/34 in sei-
ner Sinfonie „Miserae" der Dachauer Toten
gedacht hatte.

Siegfried Mausers Zusammenstellung der
Klaviersolowerke (nur die Sonate Nr. 1 fehlt)
zeigt das Kompositionsspektrum des jungen
Hartmann zwischen Neoklassizismus, Jazz,
persönlichem „Sturm und Drang" und dem
musikalisierten Engagement des Antifaschi-
sten, der in der Sonate Motive oder ganze Me-
lodien aus Liedern der Arbeiterbewegung
thematisch verwendet. Das ist ein wichtiger
Abschnitt der deutschen Musikgeschichte
und auch Beleg für „unterbrochene" Ent-
wicklungen eines verfemten, aber standhaf-
ten Künstlers. Dabei nimmt sich Mauser viel
Zeit für Details, für die ruhigen und leisen
Töne, setzt nicht auf die „zündende" Wirkung
des Protestschreis. Das zum Trauermarsch
umgedeutete „Brüder zur Sonne" im dritten
Satz der Sonate erklingt hier noch verhalte-
ner als in der Einspielung Benedikt Koehlens,
aber auch in den schnellen Sätzen (Scherzo)
zügelt Mauser den Impetus bis an die Grenze
des Spannungsverlustes. Die ästhetisch nicht
unproblematische Sonate bekommt dadurch
zwar ein Mehr an „autonomer" Substanz, an-
dererseits aber wäre in der packenden Unmit-
telbarkeit dieser Musik durchaus ein Stück
echtester Hartmann zu sehen. Man sollte das
nicht zu sehr zurücknehmen. Die Jugendwer-
ke, vor allem die Sonatine, zeigen ein starkes
Talent am Beginn einer Entwicklung zur Ori-
ginalität; sie sind es wert, wieder entdeckt zu
werden. Die Textbeilage ist erfreulich infor-
mativ, hätte jedoch ein sorgfältigeres Redigie-
ren nötig gehabt. Hartmut Lück
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Zeitgenössi-
sches auf dem
Cembalo.

Kokkonen, Sinfonische Skizzen, Kon-
zert für Violoncello und Orchester, Sin-
fonie Nr. 4; Torleif Thedeen (Violoncello);
Lahti-Sinfonieorchester, Osmo Vänska;
BIS/Disco-Center CD 468 (WD: 61'53")
DDD
Aufnahmedatum: 1989
Klangbild: Räumlich, etwas unkontu-
riert.
Fertigung: Einwandfrei.

Das schwedische Label BIS bleibt unver-
mindert seiner selbstgewählten Aufgabe
treu und damit in sozusagen eigener Sa-

che aktiv, nämlich in der Sache der skandina-
vischen Musik. Das ist legitim und mit Blick
auf die nordische Gesamtszene auch aus mit-
teleuropäischem Blickwinkel lohnend. Bei
der Musik unseres Jahrhunderts existiert
zwar seit langem eine völkerübergreifende In-
teressenlage. Aber selbst auf diesem Sektor
wird vieles noch zu eng gesehen, wie der Fall
des Jonas Kokkonen (Jahrgang 1921) beweist.
Er wird - wie sein zehn Jahre älterer Kollege
Erik Bergman auch - zu Unrecht vernachläs-
sigt. Das mag an seiner ausgeprägt unortho-
doxen Stilistik liegen. Die CD, die eine offen-
sichtlich geplante Kokkonen-Serie eröffnet,
beleuchtet die sehr persönliche, hier leise auf-
tretende und nie polternd präpotente For-
men- und Klangauffassung des finnischen
Komponisten, dem Originalität vor Ange-
paßtheit geht.

Die Präsentation der drei Werke, entstan-
den zwischen 1968 und 1971, zeugt von Enga-
gement und Kompetenz der beteiligten Inter-
preten. Der Cellist Thedeen überzeugt durch
satten Ton, sichere Technik und ansteckende
Präsenz. Im ganzen wirken die Interpretatio-
nen freilich etwas zurückgenommen und zu
verhalten - ein Eindruck, der durch das wei-
che Klangbild noch verstärkt wird.

Hanspeter Krellmann

Musik für Cembalo und Orchester: Wer-
ke von Gorecki, Ferrari, Horovitz,
Mache und Knittel; Elisabeth Chojnacka
(Cembalo), Concerto Avenna Warschau,
Andrzej Mysinski;
Adda/TIS CD 581233 (WD: 64'26") DDD

Musik für Cembalo und Schlagzeug:
Werke von Solal, Xenakis, Miereanu,
Aperghis und Ferrari; Elisabeth Choj-
nacka (Cembalo), Sylvio Gualda
(Schlagzeug);
Adda/TIS CD 581224 (WD: 69'27") DDD

Spanische Cembalomusik des 20. Jahr-
hunderts: Werke von de Falla, Sierra,
Marco und Halffter; Elisabeth Choj-
nacka (Cembalo), Ensemble Erwartung,
Bernard Desgraupes;
Adda/TIS CD 581235 (WD: 70'18") DDD
Aufnahmedatum: 1990
Klangbild: Frontal, dicht, etwas steril.
Fertigung: Compact Discs einwandfrei.
Booklets übersichtlich, bei CD 581235
keine deutsche Übersetzung, bei den an-
deren beiden unvollständige bzw. fehler-
hafte Übersetzungen ins Deutsche.

Elisabeth Chojnacka als Muse ihres Instru-
ments zu bezeichnen, ist heute sicher keine
Übertreibung mehr. Aber erst nach ihren

Cembalo-Studien in Warschau und Paris zu
Beginn der sechziger Jahre und nach der er-
folgreichen Teilnahme an verschiedenen
Wettbewerben wandte sie sich der zeitgenös-
sischen Musik zu. Ende der sechziger Jahre
begann sie damit, die wenigen zeitgenössi-
schen, aber kaum zeitgemäßen aktuellen
Cembalokompositionen zu spielen, regte
durch ihr Talent und Temperament bald viele
Komponisten an, für das nur scheinbar alte,
immer mit barocker Musik in Verbindung ge-
brachte Instrument zu schreiben. Von der
kompositorischen Produktivität für die Choj-
nacka und ihr Cembalo legen die drei neuen
Compact Discs beredtes Zeugnis ab (es gibt
bzw. gab noch andere Aufnahmen bei Erato
und bei Philips, darunter ihre erste Platte
„Cembalo 2000"): Von den 18 hier eingespiel-
ten Stücken wurden nur zwei ältere Werke -
das Konzert Manuel de Fallas (1923-1926 für
Wanda Landowska komponiert) und das
Jazz-Konzert von Joseph Horovitz (1965) -
nicht für sie geschrieben bzw. durch ihre
Kunst angeregt.

Etwas enttäuschend ist die thematische Zu-
sammenstellung der vorliegenden Compact
Discs. Die in Koproduktion von Radio France,

dem französischen Kultusministerium, der
SACEM und Adda entstandene CD 581224
verzichtet auf einen Titel und nennt vor den
Komponistennamen nur die beiden Namen
der Interpreten. Gleichwohl sind nicht alle
Werke mit beiden Instrumenten besetzt. Ver-
bindendes Merkmal aller sieben Kompositio-
nen ist nur, daß sie allesamt nach 1988 ge-
schrieben wurden, von französischsprachigen
Komponisten stammen und der Cembalistin
die Entfaltung ihrer virtuosen und musikali-
schen Fähigkeiten erlauben. Das gelingt ihr
besonders gut in den „Quatre petits moments
brefs" von Georges Aperghis, die sich auf die
spezifischen klanglichen Möglichkeiten des
Cembalos konzentrieren. Aber auch einem
Zusammenwirken mit dem Schlagzeug ist der
harte, in sich wenig modulationsfähige Klang
des modernen Cembalos gewachsen, wie sich
in der klanglich raffinierten „Conversation
intime" Luc Ferraris zeigt.

Die beiden anderen CDs sind mit plakati-
ven, aber wenig aufschlußreichen Titeln ver-
sehen. Der schlicht klassifizierende Titel
„Spanisches Cembalo des 20. Jahrhunderts"
gibt noch einen Hinweis auf die zu erwarten-
de Musik, doch sagt der Titel „Rhythmus
Plus" (CD 581233) über die aufgenommenen
Werke nichts aus. Natürlich kann die CD mit
spanischen bzw. lateinamerikanischen Kom-
ponisten nicht beanspruchen, einen repräsen-
tativen Querschnitt zu geben. Doch zeigt sich
gerade bei den jüngeren Komponisten, die mit
größeren Werken vertreten sind (Chr. Halff-
ters „Tiempo para Espacios", R. Sierras
„Concerto Nocturnal"), eine folkloristische
Ausrichtung ihrer Schreibart oder wenigstens
ein Bezug auf spanische Landschaften oder
Bilder.

Während aus der folkloristischen oder klas-
sizistischen Orientierung der spanischen
Komponisten nur wenig experimentelle Wer-
ke resultieren, faßt die zweite CD geradezu
provokative Werke zusammen. Schockierend
wirkt die Klangcollage „Korwar" von Fran-
cois-Bernard Mache, die von der „musique
concrete" inspiriert ist: das Cembalo inter-
agiert mit einem Tonband, das neben einer
exotischen Sprache auch unterschiedlichste,
durchaus abstoßende Tierlaute enthält. Weni-
ger in musikalischer als in programmatischer
Hinsicht interessant ist Ferraris „Programme
commun", das aus dem Aufbruchsgeist der
Studentenrevolte 1968 in Paris heraus ent-
standen ist. Musikalisch lohnend und faszi-
nierend sind dann aber das' Konzert von
Görecki mit seinen Repetitionsstrukturen, die
immer wieder durchbrochen werden, und das
Konzert von Joseph Horovitz, das eine Aus-
einandersetzung mit dem Jazz darstellt. Es ist
- trotz der Einwände - ein großes Verdienst
Elisabeth Chojnackas, wenig bekannte und
wegen ihrer enormen technischen Anforde-
rungen auch selten gespielte Stücke in vor-
bildlichen, von den Komponisten quasi auto-
risierten Interpretationen vorgestellt zu ha-
ben. Matthias Hutzel

Rehabilitati-
on eines
Mißerfolgs.

That's Enter-
tainment!

Bellini, Zaira (Gesamtaufnahme in ita-
lienischer Sprache); Katia Ricciarelli
(Zaira), Simone Alaimo (Orosmane), Ra-
mon Vargas (Corasmino), Alexandra Pa-
padjakou (Nerestano) u. a., Chor und Or-
chester des Teatro Massimo Bellini, Pao-
lo Olmi;
Nuova Era/Fono Münster 2 CD 6982/83
(WD: 15V38") ADD
Aufnahmedatum: 1990
Klangbild: Stimmen präsent, Orchester
etwas distanziert mit den üblichen Live-
Geräuschen.
Fertigung: Einwandfrei; ital.-engl. Bei-
heft und Libretto.
Vergleichseinspielung: Belardinelli/
Scotto, Roni, Casselato-Lamberti, Nave
(BJR 146-3).

Erst der Erfolg seiner nächsten Oper „I Ca-
puleti e i Montecchi" entschädigte Bellini
für den Mißerfolg der „Zaira" (Parma

1829) - um so mehr, als er in der Shakespeare-
Oper ein Gutteil der „Zaira"-Musik wieder-
verwendet hatte. Auch „Zaira" schildert die
Tragödie eines Liebespaars. Im Konflikt zwi-
schen ihrer Liebe zu Sultan Orosmane und
ihrem christlichen Glauben entscheidet sich
Zaira für die Pflicht.

Bereits 1976 hatte ein respektables Soli-
stenquartett Bellinis „Tragedia lirica" wieder-
belebt, ebenfalls am Geburtsort des Komponi-
sten, in Catania. Beiden Live-Mitschnitten ge-
meinsam ist ein erfreulich hohes gesangliches
Niveau, wenn auch mit unterschiedlichen Ak-
zenten. Während 1976 die „Tragödie" im Vor-
dergrund stand, werden 1990 eher die lyri-
schen Momente betont. Nicht zuletzt ist dies
im gegensätzlichen Temperament der Prota-
gonistinnen begründet: Katia Ricciarelli kon-
zentriert sich auf die sentimentalen, leidens-
vollen Züge der Rolle, während Renata Scotto
(mit der wesentlich umfangreicheren Aus-
drucks- und Stimmpalette) auch die Verzweif-
lung und die Leidenschaft der Zaira zeigt. Si-
mone Alaimo - mit hellem, hohem, etwas rau-
hem Baßbariton - ist überzeugend als wüten-
der Rächer, weniger als unglücklich Lieben-
der. Luigi Roni dagegen vermittelt glaubhaft
auch Enttäuschung und Schmerz des Orosma-
ne. Der gegen Zaira intrigierende Wesir
Corasmino wird von Giorgio Casselato-Lam-
berti als Gegenspieler charakteristischer ge-
zeichnet als von Ramon Vargas. Beide Diri-
genten, Olmi und Belardinelli, setzen eher auf
solide, zuverlässige Sängerbegleitung als auf
beflügelnde Initiative. Kurt Malisch

Bernstein, Candide (Gesamtaufnahme in
englischer Sprache, ohne Dialoge); Jerry
Hadley (Candide), June Anderson (Cune-
gonde), Adolph Green (Dr. Pangloss/
Martin), Christa Ludwig (Old Lady), Ni-
colai Gedda (Governor/Vanderdendur/
Ragotski), Della Jones (Paquette), Kurt
Ollmann (Maximilian/Captain) u.a.,
London Symphony Chorus, London
Symphony Orchestra, Leonard Bern-
stein;
DG 2 CD 429 734-2 (WD: 11V32") DDD
Aufnahmedatum: 1989
Klangbild: Klar und präsent, doch ist
das Orchester in Relation zu den Stim-
men oft zu laut.
Fertigung: Einwandfrei.

E s war, als hätten Rossini und Cole Porter
die .Götterdämmerung' neu arrangiert",
kommentierte Tyrone Guthrie, der Regis-

seur der Uraufführung, den Mißerfolg von
Bernsteins „Candide" im Jahr 1956 - mit die-
sen überspitzten Worten kommt klar zum
Ausdruck, was jahrzehntelang das Hauptpro-
blem des Werkes war: die scheinbare Inkon-
gruenz von Musik und Inhalt. Die vor Kraft
und Vitalität strotzenden Songs, so schien es
damals, wollten nicht so recht passen zur bis-
sigen Satire Voltaires auf die fatal-optimisti-
sche Philosophie „Dies ist die beste aller mög-
lichen Welten". Noch weniger schien die
Komposition dem politischen Anspruch des
Librettos gerecht zu werden; für die meisten
Zuschauer dürfte sie viel zu „gefällig" ge-
klungen haben, als daß man das Stück als Sa-
tire auf das McCarthy-Regime hätte auffassen
können.

In einer Zeit, da der Film längst Tragisches
und Heiteres, Satirisches und Politisches in
einem höheren, umfassenden Begriff von
„Unterhaltung" integriert hatte (man denke
etwa an Cukors „Dinner At Eight", „To Be Or
Not To Be" von Lubitsch oder Chaplins „The
Great Dictator"), waren die Genres auf der
Bühne noch säuberlich getrennt. Die Zeit war
noch nicht reif für ein Unikum wie „Candi-
de", mit dem Bernstein die Grenzen zwischen
Oper, Operette, Musical und Revue ebenso
souverän hinwegfegte wie die künstlichen
Barrieren zwischen U- und E-Musik. „Candi-
de" fiel aus dem Rahmen des Gewohnten - mit
ein Grund für die unzähligen „revidierten
Fassungen", mit denen man das Werk für die
Bühne zu retten suchte, leider ohne nachhalti-
gen Erfolg: Die turbulente Geschichte von
Candide und seiner Geliebten Cunegonde, die •
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