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Unheimliche  Bilder  kindlicher  Alpträume:  Szene  aus
Händels „Rodelinda“ an der Oper Frankfurt. Foto: Monika
Rittershaus

Wer sich in der internationalen Opernwelt umsieht, kann nur
feststellen:  Du,  glückliches  Frankfurt,  juble!  Es  gibt
weltweit höchstens eine Handvoll Städte, deren Opernhaus eine
so abwechslungsreiche, ausgiebige und kontinuierliche Pflege
von Repertoire und Raritäten gleichzeitig betreibt. Dazu noch
auf  einem  stets  enttäuschungsfreien  Niveau,  verbunden  mit
vorbildlicher Ensemblearbeit.
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Bernd Loebe und seine Teams erwirken diese Erfolgsgeschichte
uneitel und ohne das Glamour-Getue, das sich um jede Premiere
etwa  in  Wien  oder  München  entwickelt.  Und  die  Spielzeit
2019/20  verspricht  eine  bruchlose  Fortsetzung  dieser  im
Künstlerischen  wie  in  der  Publikumsresonanz  erfolgreichen
Arbeit.

Bernd  Loebe,  Intendant  der
Oper  Frankfurt.  Foto:  Maik
Scharfscheer

Elf szenische, eine konzertante Premiere, davon drei jenseits
des Guckkastentheaters im intimeren Bockenheimer Depot, wieder
eine  Uraufführung  und  vier  ausgesprochene  Raritäten,  davon
drei von Gioachino Rossini: Allein die pure Quantität lässt es
zu,  einen  Spielplan  flexibel  und  abwechslungsreich  zu
gestalten  und  auch  einmal  ein  Risiko  einzugehen.

Zum Vergleich: Das Essener Aalto-Theater ist froh, wenn es die
Hälfte  der  Premieren  realisieren  kann.  Loebe  bindet  zudem
Kreativität  an  sein  Haus  und  bedient  sich  selten  aus  dem
inzwischen  europaweit  kreisenden  Topf  von  Austausch-
Inszenierungen  und  Koproduktionen:  Nur  eine,  Gioachino
Rossinis  „Otello“  zur  Eröffnung  der  Spielzeit,  ist  eine
Übernahme,  in  diesem  Fall  einer  Inszenierung  von  Damiano
Michieletto aus dem Theater an der Wien.

Puccini, Wagner und Strauss erweitern das gängige Repertoire

Natürlich bedient Frankfurt auch das gängige Repertoire: Àlex
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Ollé setzt Puccinis „Manon Lescaut“ in Szene. Er ist einer der
Protagonisten  der  katalanischen  Theatergruppe  La  Fura  dels
Baus, die in den letzten Jahren mit virtuosen, verspielten,
bildmächtig-kulinarischen Inszenierungen Furore gemacht haben.
„Tristan und Isolde“ hat mit Frankfurts nun im zwölften Jahr
amtierenden  GMD  Sebastian  Weigle,  Katharina  Thoma
(Inszenierung) und Johannes Leiacker (Bühne) ein hochkarätiges
Team zu bieten. Mit Strauss‘ „Salome“ bringt Barrie Kosky nach
„Carmen“ eine zweite „femme fatale“ auf die Frankfurter Bühne;
am  Pult  steht  Joana  Mallwitz,  die  ihre  Grenzen  als
Orchesterchefin in Nürnberg inzwischen von Oslo bis München
erweitert hat.

Die  Oper  Frankfurt  pflegt
eine  weltweit  kaum
vergleichbare  Vielfalt  des
Repertoires.  Foto:  Werner
Häußner

Zeitgenössisches kommt in Frankfurt nicht zu kurz: Wie in den
vergangenen Jahren gibt es auch 2020 wieder eine Uraufführung.
Die 1963 geborene Lucia Ronchetti beschäftigte sich im Auftrag
der Oper Frankfurt mit Dantes „Divina commedia“ und schuf
einen Zwitter aus Oper und Schauspiel, ein „Roadmovie“, das
musikalische  Klanglandschaften  durchkreuzt.  Regie  führt
gemeinsam  mit  Marcus  Lobbes  der  scheidende  Dortmunder
Schauspielintendant Kay Voges. Zwei Klassiker der Moderne sind
Dmitri Schostakowitsch und Hans Werner Henze: In „Lady Macbeth
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von Mzensk“ verkörpert Anja Kampe die verzweifelte Mörderin in
einer  Regie  von  Anselm  Weber;  mit  „Prinz  Friedrich  von
Homburg“ hält Frankfurt die Erinnerung an Henze wach. Der
frühere Duisburger Orchesterchef Jonathan Darlington steht am
Pult;  über  die  Szene  wacht  der  Ex-Dortmunder  Jens-Daniel
Herzog.

Drei Mal Rossini

Eine zwischen Mythos, Symbolismus und Wagnerismus changierende
Oper richtet einen fin-de-siècle-Blick auf eine der großen
Frauengestalten der Literatur: Gabriel Faurés „Pénélope“ von
1913 ist ein seltenes, kostbares Juwel für Liebhaber, dessen
Relevanz für das 21. Jahrhundert Corinna Tetzel in ihrer Regie
erweisen soll.

Schutzlos  unbehauste
Menschen  in  Christian
Schmidts  Herrenhaus  für
Händels  „Rodelinda“.  Foto:
Monika Rittershaus

In Sachen Rossini wagt sich Frankfurt weit vor in ein bisher
fast nur von Festivals erkundetes Terrain: „Otello“ war einst
populär, bis die Oper mit den drei schwindelerregend virtuosen
Tenorpartien  von  einer  veränderten  Gesangskultur  und  vom
moderneren Drama Giuseppe Verdis und Arrigo Boitos verdrängt
wurde; „Bianca e Falliero“, ebenfalls gesanglich exorbitant
anspruchsvoll,  verbindet  politische  Ranküne  mit  einer



bedrückenden  Familienfehde;  „La  Gazzetta“,  eine
neapolitanische opera buffa aus Rossinis erfolgreichem Jahr
1816, erweitert das in Frankfurt nicht eben üppige Repertoire
komischer Opern.

Fortgeführt wird in Frankfurt auch eine Händel-Tradition, die
seit 2012 kontinuierlich aufgebaut wird: Für „Tamerlano“ holt
Frankfurt  einen  jüngeren  amerikanischen  Opernregisseur  ans
Haus,  der  bisher  –  außer  in  Spanien  und  England  –  fast
ausschließlich in den USA tätig ist und dort von der New York
Times bis zum Wall Street Journal mit Lobeshymnen überhäuft
wird. Georg Friedrich Händels düstere, kompositorisch kühne
und  emotional  bewegende  Geschichte  auswegloser  Exzesse  von
Macht,  Begehren  und  Verblendung  ist  die  inzwischen  achte
Händel-Produktion, seit Johannes Erath 2012 einen „Teseo“ im
Bockenheimer Depot realisierte. Die Folge der Opern seither,
darunter  „Radamisto“  (wird  am  25.  August  2019  wieder
aufgenommen), „Xerxes“ und „Rinaldo“, machten Frankfurt in den
letzten Jahren neben Göttingen, Halle und Karlsruhe zu einem
Zentrum der Beschäftigung mit Händels Bühnenwerken.

Unheimlich moderne Sogwirkung

Dafür steht auch „Rodelinda“: Seit sie 1920 die Göttinger
Händel-Festspiele eröffnet hatte, wurde die Händel-Oper vor
allem in den Zwanziger und Dreißiger Jahren häufig und auch an
kleinerer Stadttheatern gespielt – eine Serie, die erst Ende
der Fünfziger Jahre endete. In Frankfurt zeigt Claus Guth in
einer minutiös ausgefeilten Personenregie, wie Händels Dramen
um Macht, Beziehungen und Begehren, verbunden mit dem Motiv
der  Wiederkehr  eines  Totgeglaubten  eine  unheimlich  moderne
Sogwirkung entwickeln können. Guth wertet die stumme Figur des
Flavio auf: Aus der Sicht des Kindes, Sohn des verschwundenen
Herrschers Bertarido und seiner zurückgelassenen, unter Druck
gesetzten Frau Rodelinda, werden die Intrigen zu monströsen
Alpträumen, die es mit Zeichnungen (die beeindruckenden, mit
dem Medium Video virtuos spielenden Projektionen sind von Andi
A. Müller) zu bewältigen versucht.



Fabián  Augusto  Gómez  Bohórquez  (Flavio)  ist  in  seiner
sprachlosen Präsenz der Dreh- und Angelpunkt der Inszenierung.
Er  zeigt  das  namenlose  Entsetzen  über  das  für  das  Kind
unbegreifliche  Geflecht  der  Ereignisse,  die  schutzlose
Verlorenheit  in  einem  unheimlichen  Geisterhaus.  Christian
Schmidt hat in das weite Schwarz des Bühnenraums ein klinisch
weißes Herrenhaus im „Georgian Style“ der Händel-Zeit gebaut,
dessen Fassade repräsentativ intakt wirkt.

Kulinarische Anmutung und Irritation

Aber die kulinarische Anmutung löst sich in Irritation auf,
wenn  sich  der  Bau  dreht  und  ein  gefährlich  offenes
Treppenhaus,  angeschnittene  Gänge  und  Zimmer  offenbart.  In
diesem  Bau  bleiben  die  Menschen  unbehaust;  an  schummrig
erleuchteten  Fenstern  wandeln  immer  wieder  geheimnisvolle
Gestalten vorbei: Edgar Allan Poe und Alfred Hitchcock, die
englische  „gothic  novel“  und  Ambrose  Bierces  sinistre
Kurzgeschichten lassen grüßen. Zeitweise verwandeln sich die
Personen im Umfeld des Kindes in bedrohliche Spukgestalten mit
riesigen Köpfen, Entsetzen bringende Vogelscheuchen, die auch
das „glückliche“ Ende vergiften: Für Flavio ist das Trauma
nicht zu Ende.

Auch musikalisch kann sich die Frankfurter Aufführung mit den
Zentren der Händel-Pflege messen. Andrea Marcon dirigiert das
vorzüglich konzentrierte, auf modernen Instrumenten spielende
Frankfurter  Orchester,  bringt  Elemente  der  historisch
informierten Aufführungspraxis mit ein, lässt farbenreich, vor
allem im Lyrischen mit viel Gespür für Phrasierung, Linie und
Atem musizieren, könnte aber die dramatischen Akzente durchaus
geschärfter betonen.

Lucy  Crowe  bleibt  als  Rodelinda  eine  starke  Frau  mit
berührenden Momenten der Krise. Katharina Magiera und Martin
Mitterrutzner  demonstrieren  mit  disziplinierter  Tongebung,
dass  es  keiner  „barocken“  Gesangstechnik  bedarf,  um  sich
Händels  Stil  erfolgreich  anzunähern.  Andreas  Scholl



beeindruckt  mit  seiner  gestalterischen  Erfahrung  und  einem
stets frischem Timbre. Der Countertenor Jakub Józef Orliński
singt die Rolle des Unulfo spannungsfrei und ausgeglichen.
Božidar Smiljanić (Garibaldo) setzt zu sehr auf geradlinige
Durchschlagskraft  statt  auf  subtil  kontrollierte  stimmliche
Feinarbeit.  Ausverkaufte  Vorstellungen  und  Begeisterung  im
Publikum.

Info: www.oper-frankfurt.de

Zorn  und  Geiz,  Hochmut  und
Wollust: Bei den Tagen Alter
Musik stand Herne vier Tage
im  Zeichen  der  sieben
Todsünden
geschrieben von Werner Häußner | 16. Juni 2019

43.  Tage  Alter  Musik  in
Herne:  der  Dirigent  und
Stradella-Experte  Andrea  De
Carlo. Foto: WDR/Thomas Kost
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Die  Sünde  war  in  der  Geistes-  und  Glaubensgeschichte  der
christlichen Welt stets ein Thema, auch als ihr Begriff –
nicht erst im Zuge der Aufklärung – präzisiert wurde und sich
der Blick bisweilen auf den sexuellen Bereich verengt hat.
Heute  ist  von  „Sünde“  in  einer  weitgehend  säkularisierten
Gesellschaft eher anekdotisch die Rede: Das Bewusstsein, der
Mensch müsse sich vor einer höheren Macht verantworten, ist
geschwunden; die Reichweite von Verantwortung ist angesichts
ernsthafter humanwissenschaftlicher Erkenntnisse, aber auch in
einem  neuen,  sich  naturwissenschaftlich  avanciert  gebenden
Determinismus nicht mehr so eindeutig bestimmbar wie einst.

Dennoch  bleibt  es  sinnvoll,  sich  mit  der  Sünde  zu
beschäftigen, selbst wenn man nicht an einen gerechten und
ausgleichenden oder gar strafenden und rächenden Gott glaubt:
Denn Sünde ist keine magisch-mythische Verfehlung gegen etwas
Numinoses, das der aufgeklärte Mensch aufs Abstellgleis der
Geistesentwicklung schieben könnte. Zumindest im christlichen
Sinn sind „Sünden“ der Vernunft und ihrem Urteil zugänglich,
haben also eine Bedeutung, die mit dem Menschen selbst und
seinen Bezügen zur Gesellschaft und seiner Umwelt zu tun hat.

Der Versuch, grundlegende Bedrohungen zu analysieren und zu
benennen, hat im Falle der „Todsünden“ zu Begriffen geführt,
die im Christentum nicht allein eine prinzipielle Störung im
Verhältnis des Menschen zu Gott bestimmen. Sie betreffen auch
die  Entwicklung  des  einzelnen  Menschen,  gehen  aber  über
individuelles Verhalten hinaus und entfalten ihre verderbliche
Wirkung in zwischenmenschlichen Bezügen und dem Gefüge der
Gesellschaft. Stets gehen dabei Augenmaß und Balance verloren,
stets dominiert ein bestimmender Impuls: Bei der Habgier etwa
ufert die vernünftige materielle Daseinsvorsorge aus zu einem
Besitzstreben, das alles andere aus dem Blick verliert. Und
der Unterschied zwischen einem gesunden Selbstbewusstsein und
einer  alles  niederwalzenden  Egozentrik  lässt  den
altertümlichen Begriff des „Hochmuts“ oder der „Hoffart“ in
bestürzend aktuellem Licht erscheinen.



Die Todsünden im Spiegel der Musik

Den „Tagen Alter Musik“ in Herne ging es an vier Tagen darum,
„herauszufinden, wie sich das, was der kirchliche Todsünden-
Kanon  im  Sinn  hatte,  in  der  Musik  vergangener  Zeiten
widerspiegelt“, so Richard Lorber, der Künstlerische Leiter
des von der Stadt Herne und dem WDR veranstalteten Festivals.
In  neun  Konzerten  und  zwei  konzertanten  Opern  richteten
renommierte Solisten und Ensembles den musikalischen Blick in
die  Abgründe  der  menschlichen  Seele,  auf  das  Misslingen
menschlicher  Beziehungen,  aber  auch  auf  das  vergiftete
Verhältnis zu Gott.

Dem „Zorn“ war das Eröffnungskonzert in der Kreuzkirche in
Herne gewidmet: Die acht Sängerinnen und Sänger des „Ensembles
Polyharmonique“  und  das  2012  in  Katowice  gegründete  [OH!]
Orkiestra Historyczna krönten die zwei Teile des Konzerts mit
je  einer  „Dies  Irae“-Vertonung  des  Venezianers  Giovanni
Legrenzi  und  des  vor  bald  400  Jahren  geborenen,  aus  dem
Vogtland stammenden Wahl-Venezianer Johann Rosenmüller. Wie in
den dargebotenen Psalm-Vertonungen geht es um den Zorn Gottes,
der am Tag des Jüngsten Gerichts hereinbricht.

Direkter auf menschliches Fehlverhalten und seine destruktiven
Folgen verweisen die mittelalterlichen Texte aus den „Carmina
Burana“ und den „Augsburger Cantiones“: Die Ensemble „Candens
Lilium“ und „Les Haulz et les Bas“ haben sich unter Leitung
von  Norbert  Rodenkirchen  intensiv  mit  den  beiden  im  13.
Jahrhundert entstandenen Quellen befasst, mit großer Sorgfalt
Melodien rekonstruiert und vor allem Texte ausgewählt, die
gegen den Geiz des Klerus und die Korruption der Mächtigen
aufbegehren.

Glanzvolle Musik für einen brutalen Egomanen



Das  Vocalconsort  Berlin
unter  James  Wood  in  der
Kreuzkirche  Herne.  Foto:
WDR/Thomas  Kost

Für  den  „Hochmut“  steht  im  Programm  der  englische  König
Heinrich VIII., der sich von Rom lossagte und im Lauf seiner
Regentschaft  vom  allseits  geliebten,  universal  gebildeten
jungen Mann zu einem „brutalen Egomanen“ entwickelt hat. Aus
einer  Handschrift,  die  1516  für  Heinrichs  erste  Ehefrau,
Katharina von Aragon, als Geschenk erstellt wurde, sang das
Vocalconsort  Berlin  geistliche  Kompositionen,  beginnend  mit
dem „Magnificat regale“, einem frühen Werk von Robert Fayrfax,
dem  zur  Zeit  Heinrichs  VIII.  prominentesten  Mitglied  der
Chapel Royal. Dieses Werk – das Gegenbild des Hochmuts – ist
geprägt vom Wechsel gregorianisch schlicht vertonter Verse mit
blühend  mehrstimmigen  Abschnitten.  Der  Dirigent  James  Wood
sorgte  mit  Positionswechseln  der  Sänger  für  eine  jeweils
angemessene, optimale akustische Balance. Nur Notbehelf kann
der Einsatz von Frauen- statt Knabenstimmen sein: Wenn sie die
Höhe nur mit Kraft und entsprechend laut erreichen, gefährden
sie die Ausgewogenheit des Klangs.

In  wechselnden  Besetzungen  –  mit  und  ohne  die  beiden
Frauenstimmen – erklangen Motetten von John Taverner, Richard
Sampson und Philippe Verdelot. Die untadelige Intonation des
Ensembles  präsentiert  die  süßen  Harmonien,  aber  auch  die
Reibungen der Durchgänge und die kühn dissonanten Akkorde etwa
in der Sampson zugeschriebenen Motette „Salve Radix“ strahlend
rein. Der diskrete Wechsel der führenden Stimmen belebt eine
Komposition wie „Quam pulcra es“, für die Sampson, damals



Dekan der Chapel Royal, einen bekannten Abschnitt aus dem
Hohelied der Liebe als Grundlage wählte. Die abschließende
Motette „See Lord and behold“ verbindet die üppige Harmonik
von Thomas Tallis mit einem Text der letzten Gattin Heinrichs,
Catherine Parr – eine Entdeckung, die erst vor einem Jahr
gelungen ist.

Der Wollust gehört die Oper

Welche Sünde ließe sich in der Oper besser beschreiben als die
„Wollust“, wo es doch stets um Liebe und Beziehungen geht? Die
„Tage Alter Musik“ in Herne haben gleich zwei konzertante
Produktionen gezeigt. Antonio Vivaldis 1734 im venezianischen
Karneval  uraufgeführte  „L’Olimpiade“  präsentierte  das
Barockorchester La Cetra aus Basel mit Andrea Marcon am Pult
und dem Countertenor Carlos Mena als zügellosem Licida, der
bei den Olympischen Spielen seinen sportlichen Freund unter
seinem Namen in den Wettkampf schickt und damit unabsehbare
Verwicklungen  hervorruft.  Tempelfrevel  und  ein  Attentat,
inzestuöse Liebe und verdeckte Homoerotik: Pietro Metastasio
hat das elegante Libretto mit den krudesten Verbrechen gefüllt
– und Vivaldi schreibt dazu eine Musik, die empfindsam und
sensibel die seelischen Qualen der Figuren ausdeutet.

Die bedeutendere Entdeckung jedoch war eine bis dato völlig
unbekannte  Oper,  die  erst  vor  kurzem  nach  akribischer
Forschungsarbeit in der Biblioteca Vaticana wiederentdeckt und
Alessandro  Stradella  zugeschrieben  werden  konnte:  „Amare  e
fingere“ – also „Lieben und Heucheln“ ist der Titel der 1676
in Siena uraufgeführten und seither vergessenen Oper.

Vier Menschen königlichen Geblüts treffen „in den ländlichen
Gefilden Arabiens“ aufeinander. Eine Königin und zwei Prinzen
leben  inkognito  als  Hirten  in  diesem  exotischen  Arkadien.
Unerkannt  liebt  der  Bruder  die  Schwester  und  wird  so
unwissentlich  zum  Konkurrenten  seines  eigenen  Freundes.
Gegenseitig heuchelt man sich Liebe oder Ablehnung, verbirgt
echte  Gefühle,  unterdrückt  mühevoll  Leidenschaft.



Vermeintliche Standesunterschiede quälen die Liebenden noch,
als  sie  sich  endlich  ihre  Zuneigung  eingestanden  haben.
Gewalt,  Streit,  Entführung,  ein  altes  Orakel,  rätselhafte
Medaillons und Briefe: Die Intrige schürzt sich, bis sich die
heillose Verwirrung auflöst und die richtigen Paare zueinander
finden. Die Moral der Geschicht‘ heißt: „Nichts versteht von
der Liebe, wer nicht zu heucheln weiß“.

Innovative Musik eines exzentrischen Komponisten

Stradella selbst hätte es wohl nicht besser sagen können: Der
1639 in Nepi nördlich von Rom geborene Komponist war beruflich
wie biografisch ein exzentrischer Typ. Jacques Bonnet hat 1715
die  wundersame  Geschichte  des  ausschweifenden  Musikers
erzählt, der mit der Geliebten eines venezianischen Patriziers
durchbrennt. Der gehörnte Liebhaber lässt ihn von gedungenen
Mördern durch Italien hetzen, die ihn schließlich beim dritten
Anschlag  töten  können.  Bekannt  wurde  die  Geschichte  nicht
zuletzt  durch  die  romantische  opéra  comique  „Alessandro
Stradella“ Friedrich von Flotows von 1844, der auch das Motiv
der zauberhaften Musik Stradellas aufgreift: Ihre sinnliche
Macht rührt selbst die Häscher, so dass sie beim ersten Mal
nicht in der Lage sind, ihr Opfer zu meucheln.

Tatsächlich  ist  über  das  offenbar  turbulente,  von
Liebesaffären  und  Spielschulden  durchwebte  Leben  Stradellas
kaum etwas bekannt – außer, dass er 1682 in Genua an den
Folgen einer gewaltsamen Attacke auf der Straße starb. Aber er
hat unvergleichliche Musik hinterlassen: Opern und Oratorien
für  die  römische  Aristokratie,  Symphonien  und  Serenaden.
Andrea De Carlo, der gemeinsam mit Arnaldo Morelli „Amare e
fingere“ gefunden und identifiziert hat, verglich ihn einmal
mit Caravaggio: So wild, so grell, so revolutionär und so
spirituell wie der römische Maler soll auch Stradella gewesen
sein.



Das  Ensemble  Mare  Nostrum
und  die  Solisten  der
modernen  Erstaufführung  von
„Amare  e  fingere“  von
Alessandro  Stradella  in
Herne. Foto: WDR/Thomas Kost

Zumindest die Spiritualität und das Revolutionäre sind bei der
Aufführung im Kulturzentrum der Ruhrgebietsstadt deutlich zu
vernehmen. De Carlo dirigiert sein 2005 gegründetes Ensemble
„Mare  nostrum“  und  verpasst  den  hinterlassenen  Noten
Stradellas  eine  streicherbetonte  Instrumentierung  plus
Cembalo, Theorbe, Arciliuto (Erzlaute), Harfe und, wohl nicht
so ganz historisch, aber klanglich passend, Orgel.

De Carlo, Gründer eines Stradella-Festivals in Nepi – seit
2017  in  Viterbo  –  hat  sich  den  Ruf  eines  Spezialisten
erworben: Er hat dort die Oper „Doriclea“ aufgeführt und eine
Reihe von Aufnahmen eingespielt. Sein Orchester entspricht den
Formationen,  wie  sie  von  zeitgenössischen  Stradella-
Aufführungen überliefert sind; dass man hin und wieder den
Bläserklang vermisst, ist wohl modernen Ohren geschuldet. Die
Musiker des Ensembles jedenfalls agieren mit fein abgestuften
Nuancen  und  einer  variablen  Balance,  die  vielfältige
Charakterisierungen  zulässt.

Feurige Kraft der Kontraste

Das verhindert nicht, dass die Fülle der Rezitative trotz
aller sängerischen Finesse vor allem im ersten Teil ermüdet –
so tief und differenziert manche von ihnen gestaltet sind.



Aber auf der anderen Seite hört man, wie frei Stradella mit
Harmonien umgeht, wie packend emotional er die Gesangslinien
führt. Die Arien wirken ungewöhnlich, weil sie einen modernen
Begriff  von  Emotionalität  vermitteln.  In  der  Tat:  Diese
Subjektivität hat etwas von der feurigen Kraft der Kontraste,
wie sie auch Caravaggios Gemälde auszeichnen.

Stradella  überrumpelt  den  Zuhörer  geradezu  und  wirft  ihn
mitten hinein ins Geschehen: Ohne Ouvertüre beginnt die Oper
mit einem erregten Wortwechsel zwischen Fileno und seiner von
ihm begehrten Clori, die seine unerkannte Schwester ist. Mauro
Borgioni  zeigt  hier  wie  in  seiner  folgenden  Arie  und  dem
ausgedehnten  Rezitativ,  dass  er  stilistisch  souverän  einen
klaren Bariton einsetzen kann, der aber wenig italienischen
Schmelz mitbringt und in der Höhe anfangs leicht unsicher
wirkt.  Clori  muss  einen  weiten  Ambitus  von  Emotionen
durchschreiten, von Sehnsucht und glühendem Glück bis hin zu
impulsivem Ärger, edlem Schmerz und tiefer Resignation. Paola
Valentina  Molinari  gefällt  mit  einem  schlanken,  sicher
geführten Sopran, aber die Töne sind nicht immer klanglich
gefüllt  und  technische  Raffinessen  wie  die  messa  di  voce
geraten zu zaghaft und flach.

Luca Cervoni als Rosalbo setzt einen klaren, gut fokussierten
Tenor ein und hat mit seinen Arien und einem Duett in der
zweiten  Szene  des  ersten  Aktes  großartige  Möglichkeiten,
Ausdruck  und  kunstvollen  Gesang  zu  zeigen.  Josè  Maria  lo
Monaco legt als Celía Farbe und Leidenschaft in ihren Mezzo,
wenn die getarnte Königin Arabiens bekundet, dass ihr Herz
„Freiheit“  singe:  „Libertá,  libertá  canta’l  mio  core  …“.
Chiara Brunello füllt mit feurigem Alt als Darstellerin in der
zweiten Reihe die wichtige Rolle des Silvano aus; als Erinda
darf sich Silvia Frigato in einigen frechen Kommentaren, zwei
originellen Arien und einem wundervollen Rezitativ am Ende der
Oper als schlagfertige Gestalterin erweisen.

Die Konzerte bei den „Tagen Alter Musik“ wurden aufgezeichnet
und werden teilweise noch auf WDR 3 ausgestrahlt: am 22. und



29. November, 6. und 13. Dezember, jeweils um 20.04 Uhr. Info:
www1.wdr.de/radio/wdr3/musik/tagealtermusikherne/tage-alter-
musik-herne-174.html

Zorn,  Hochmut,  Wollust  und
mehr:  Die  sieben  Todsünden
stehen  im  Mittelpunkt  der
„Tage Alter Musik“ in Herne
geschrieben von Werner Häußner | 16. Juni 2019

Das  Ensemble  Mare  Nostrum  kommt  mit  einer  bisher
unbekannten Oper von Alessandro Stradella nach Herne.
(Foto: © Antonio Scordo)

Herne  ist  unter  den  Ruhrgebietsstädten  nicht  gerade  als
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ausgeprägte Kulturmetropole bekannt. Einmal im Jahr rückt die
Stadt  mit  ihren  156.000  Einwohnern  aber  ins  überregionale
Interesse, wenn mit kräftiger Unterstützung von WDR 3 die
„Tage Alter Musik“ veranstaltet werden. In diesem Jahr widmen
sich die Konzerte und Opern dem Thema der Todsünden in der
Musik vom Mittelalter bis ins 19. Jahrhundert.

Mit den Sünden ist das so eine Sache: Moraltheologisch sind
sie  genau  definiert;  doch  in  Alltagssprache  und
gesellschaftlichem Umgang verschwimmt der Begriff. Sünden und
ihre  Vermeidung  waren  in  der  Geschichte  des  Christentums
häufig ein die Menschen bedrängendes Thema.

Die Sorge um das ewige Heil trieb die Gläubigen immer wieder
an zu heute absonderlich anmutenden Praktiken der Buße, der
Läuterung und der Bestrafung. Das Höllenfeuer als Mittel der
Drohung und der Disziplinierung verlor im Zuge der Aufklärung
seine seelensengende Hitze. Eine moderne Theologie kommt ohne
dieses Druckmittel aus – zum Leidwesen mancher konservativer
Kreise,  die  sich  die  Botschaft  von  der  ewigen  Verdammnis
wieder präsenter in der kirchlichen Lehre wünschten.

Der „Zorn“ eröffnet das Festival

Völlerei  oder
Depression?



Gioachino  Rossini
wird  gerne  als
unersättlicher
Gourmet
dargestellt.
Stefan  Irmer
(Foto:  ©  WDR)
präsentiert am 11.
November,  11  Uhr,
ein  pianistisches
Menü  aus  den
»Péchés  de
vieillesse«  von
Rossini,  dessen
150.  Todestag  am
13.  November
begangen  wird.

Die „Tage Alter Musik“ in Herne arbeiten von Donnerstag, 8.
bis Sonntag, 11. November den klassischen Siebener-Katalog ab:
Zorn,  Hochmut,  Wollust,  Neid,  Völlerei,  Trägheit  und  Geiz
werden in elf Veranstaltungen musikalisch thematisiert. Nur
schade,  dass  die  hochkarätigen  Konzerte  nicht  durch  eine
Veranstaltung ergänzt werden, bei der das Thema der „Sünde“
auch geistesgeschichtlich und theologisch aufgearbeitet wird.
Denn was die Todsünden konkret sind, die den Menschen von Gott
und  seiner  Liebe  trennen,  ist  so  einfach  heute  nicht  zu
beantworten.  Der  Begriff  bedürfte  der  inhaltlichen
Konkretisierung, statt in assoziativem Ungefähr lediglich als
Stichwort oder Überschrift zu dienen.

Eröffnet wird das Festival am Donnerstag, 8. November, um 20
Uhr in der Kreuzkirche in Herne. Zum Thema „Zorn“ präsentieren
das  Vokal-Ensemble  Polyharmonique  und  das  [OH!]  Orkiestra
Historyczna  Geistliche  Musik  des  17.  Jahrhunderts  von
Francesco  Cavalli  bis  Johann  Rosenmüller.



Die „Wollust“ als Thema von zwei Opern

Ein  Höhepunkt  im  Festivalprogramm  ist  die  moderne
Erstaufführung der 1676 in Siena uraufgeführten Oper „Amare e
fingere“ („Lieben und Heucheln“) von Alessandro Stradella am
Freitag, 9. November, 19 Uhr im Kulturzentrum Herne. Unter
Andrea del Carlo widmen sich das Ensemble „Mare nostrum“ und
sechs Solisten dem lange verschollenen Werk, das erst vor
kurzem in der Bibliotheca Vaticana wiedergefunden wurde. Es
widmet sich der Begierde und ihrer Beherrschung und spielt in
seinem Titel auf die ehrenhafte Form der Heuchelei an, die vor
der erdrückenden Stärke der Mächtige schützt.

Der Dirigent Andrea
Marcon.  (Foto:  ©
Marco  Borggreve)

Der  Komponist  selbst  ist  eine  der  farbigsten  Figuren  der
Musikgeschichte. Er wurde wohl wegen einer Liebesaffäre mit
der jungen Geliebten eines venezianischen Patriziers in Genua
ermordet. Kein Wunder, dass die Aufführung unter dem Motto
„Wollust“ firmiert. Stradella – der sogar Titelfigur einer
romantischen Oper von Friedrich von Flotow wurde – schrieb
eine  Musik,  die  sich  durch  eine  weit  in  die  Zukunft
vorausweisende  emotionale  Impulsivität  auszeichnet.



Die zweite Oper – ebenfalls mit der „Wollust“ als Thema –
schließt am Sonntag, 11. November, 19 Uhr im Kulturzentrum die
„Tage Alter Musik“ ab. Das renommierte Barockorchester „La
Cetra“ aus Basel unter Andrea Marcon und sechs Solisten führen
Antonio Vivaldis „L‘ Olimpiade“ auf. Geschrieben für eines der
acht  venezianischen  Opernhäuser  und  im  Karneval  1734
uraufgeführt,  schildert  das  Libretto  des  wohl  berühmtesten
Operndichters  des  18.  Jahrhunderts,  Metastasio,  eine
turbulente  Mischung  aus  Betrug,  Blasphemie,  Mord  und
Selbstmord,  Homoerotik  und  inzestuöser  Liebe.  „Feinste
musikalische Wollust“, die auch heutige Ohren zu entzücken
weiß.

_______________________________________

Über  die  Veranstaltungen  informiert  die  Webseite
https://www1.wdr.de/radio/wdr3/musik/tagealtermusikherne/index
.html.

Tickets für die Konzerte gibt es bei der ProTicket-Hotline,
Tel.: (0231) 917 22 90, www.proticket.de.

Das Kulturradio WDR 3 sendet die Konzerte am Freitag, Samstag
und Sonntag (9., 10. und 11. November) jeweils um 20 Uhr sowie
am Sonntag, 11. November um 16 Uhr live. Parallel zum Festival
Herne veranstaltet die Stadt vom 9. bis 11. November eine
internationale Musikinstrumenten-Messe mit Tasteninstrumenten
der Alten Musik sowie ein Werkstattkonzert am 10. November.

Die Sendetermine und weitere Informationen gibt es im Internet
unter www.tage-alter-musik.de und am WDR-Hörertelefon unter
(0221) 56 789 333.
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Glanz  und  Bravour  –  der
Countertenor  Philippe
Jaroussky  im  Konzerthaus
Dortmund
geschrieben von Martin Schrahn | 16. Juni 2019

Philippe  Jaroussky  im
Konzerthaus Dortmund: Gesang
nicht nur von dieser Welt.
Foto: Pascal Rest

Ein  Ton  wie  aus  dem  Nichts.  Stark  und  klar  geformt,  mit
kristallinem Glanz den Raum füllend, balsamisch strömend, um
alsbald in allerlei Farben zu schimmern. Solcherart betörender
Gesang,  den  Philippe  Jaroussky  anstimmt,  scheint  kaum  von
dieser Welt zu sein. Nun, immerhin formuliert der französische
Countertenor  gerade  den  Dank  des  Aci  an  Jupiter  für  das
Geschenk der Unsterblichkeit, in Arienform gegossen von Nicola
Porpora. Da darf es schonmal engelsgleich klingen.

Der italienische Komponist gilt als Meister der barocken Opera
seria, war Zeitgenosse Vivaldis, zeitweise Konkurrent Händels
in  London,  als  es  darum  ging,  die  besseren  Stücke  und
virtuosesten  Sänger  dem  Publikum  schmackhaft  zu  machen.
Porpora schrieb mehr als 50 Opern, errang aber vor allem als
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der überragende Gesangslehrer seiner Zeit eminente Bedeutung.
Einer seiner berühmtesten Schüler war der Kastrat Farinelli.
Ihm  schrieb  der  Komponist  –  zu  beider  Ruhm  –  manche
Bravourarie  auf  den  Leib.

Jaroussky  hat  sich  davon  einige  der  effektvollsten,
virtuosesten  und  koloraturreichsten  musikalischen  Rosinen
herausgepickt.  Andererseits  zelebriert  der  Counter  in
Dortmunds Konzerthaus das Verströmen lyrischer Episoden. Es
ist ein Abend der großen Gefühle: Überbordende Freude wechselt
mit Anflügen von Mitleid, Sehnsucht, unglücklicher Liebe oder
stiller  Zufriedenheit.  Das  Schatzkästlein  barocker  Affekte
öffnet sich zu unser aller Erstaunen aufs Schönste.

Dabei  wirkt  die  Körperlichkeit,  mit  der  Jaroussky  seine
stimmliche  Kunst  in  Szene  setzt,  wie  eine  Illustration
seelischer Befindlichkeiten. Das mag bisweilen den Manierismus
berühren,  wie  denn  auch  einige  der  sanften  Melodien  das
Sentiment streifen. Doch des Sängers Gestaltungskraft, zudem
seine traumwandlerische Sicherheit, ohne Brüche zwischen Alt-
und  Sopranlage  zu  changieren,  lassen  den  Hang  zur
Überzeichnung  schnell  vergessen.

Des Counters Expressivität ist übrigens nicht zu verwechseln
mit  Verkrampfung  oder  Anstrengung.  Denn  alles  Technische
scheint seiner geläufigen Gurgel kaum Mühe zu bereiten. Nur
wenn er sich in die Arie „Wie ein Schiff in mächtigem Sturm“
aus Porporas Oper „Semiramide“ vehement hineinwirft, verhärtet
sich die Stimme leicht in der Höhe, klingt ein wenig trocken.
Überwiegend aber ist Jaroussky Garant für mitreißenden Schwung
und strahlenden Glanz.

Die Ovationen sind ihm sicher, doch am Erfolg des Abends ist
auch  das  21  Köpfe  starke  Venice  Baroque  Orchestra  stark
beteiligt. Das von Andrea Marcon am Cembalo umsichtig geleitet
wird und sich stets im Dienste des Gesangs zurücknimmt, ohne
nur beiläufig zu wirken. Das sich andererseits in einigen
Instrumentalstücken,  etwa  in  Leonardo  Leos  Ouvertüre  zu



„L’Olimpiade“, als zupackend musizierendes Ensemble beweisen
kann. Mit rhythmischer Intensität und wunderbar dynamischer
Differenzierung. Nur schade, dass manche Solostellen ein wenig
verunglücken, etwa in Francesco Geminianis Concerto grosso.

Philippe Jarousskys Plädoyer aber für einen Barockkomponisten,
auf  den  zumeist  nur  Spezialisten  ihr  Augenmerk  richten,
eröffnet dem Publikum eine neue Welt. Und zugleich beweist der
Sänger,  dass  eine  Counterstimme  nicht  übermäßig  künstlich
wirken muss, bei allem, was sie etwa von einem klassischen
Sopran trennt. Dass es vielmehr möglich ist, sie in schönster
Natürlichkeit aufschimmern zu lassen. Das eben ist die große
Kunst.

 

(Der Text ist in ähnlicher Form zuerst in der WR erschienen.)


