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Cecilia  Bartoli.  (Foto:  Fabrice
Demessence)

Es sind keine Blumenkränze und Myrtengirlanden, die der Chor
in ein Grab streut: In den abgedunkelten Saal der Philharmonie
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Essen  zieht  er  mit  Kerzen  ein,  während  das  Orchester  die
erhabenen Weisen der Ouvertüre Christoph Willibald Glucks zu
„Orfeo  ed  Euridice“  intoniert.  Weinen,  Klagen,  Seufzer
beschwören die Sängerinnen und Sänger in abgedunkeltem Klang.

Am Rand der Szene sitzt Orfeo, der seine über alles geliebte
Gefährtin an die Unterwelt verloren hat. Sein sehnsuchtsvoller
Ruf „Euridice“ durchbricht die melodische Linie des Chores –
und schon mit diesem Moment hat Cecilia Bartoli ihr Publikum
gefangen.

Mit  „Orfeo  ed  Euridice“,  der  wohl  bekanntesten  Oper  des
Ritters  Gluck,  hat  die  Römerin  bei  den  Salzburger
Pfingstfestspielen  2023  einen  Riesenerfolg  eingeheimst.  Nun
tourt sie mit dem Ensemble durch Europa. Die Inszenierung
Christof Loys bleibt dabei zu Hause in Salzburg, wo Cecilia
Bartoli seit 2012 als Festspielchefin amtiert. Doch auch ohne
Johannes  Leiackers  strenge,  reduzierte  Bühne  vermitteln
Bartoli und ihre Salzburger Bühnenpartnerin Mélissa Petit als
Euridice  (und  in  kurzem  Auftritt  auch  als  Amor)  die
bezwingende  Präzision  der  Personengestaltung  Loys.

Zu Beginn sitzt Bartoli ganz in Schwarz abseits auf einer
Stufe des Podiums, ruft ihre Klage in den Raum, bewegt sich
später auf den Treppen seitlich der Zuschauerreihen, trifft
vor dem Podium auf Euridice, die Orpheus vergeblich aus dem
Elysium zurück auf die Erde zu holen versucht. Die beiden
Sängerinnen schaffen intime Momente seelischer Kommunikation:
Cecilia  Bartoli,  jetzt  ganz  in  Weiß,  krümmt  sich  im
ausweglosen Schmerz, weil sie der argwöhnischen Euridice das
Verbot, sie anzublicken, nicht erklären darf.

Freudige Überraschung – fataler Trotz

Bei Mélissa Petit wandelt sich die freudige Überraschung, die
Erwartung eines neuen Lebens in Liebe zu Orpheus, in Argwohn,
Enttäuschung und fatalen Trotz: Lieber im Elysium friedliche
Ruhe  genießen  als  mit  einem  unberechenbaren  Partner  zur



irdischen Liebe zurückkehren. Dann der aufwühlende Moment, der
gegenseitige Blick in die Augen, der Euridice zurück in den
Hades  verbannt.  Und  am  Ende  namenlose  Verzweiflung  und
Herzensleere bei Orfeo. Melissa Pétit findet dafür mit ihrem
sanft leuchtenden, manchmal etwas kopfigen Sopran ergreifenden
Ausdruck ratloser Seelenqual.

Christoph
Willibald Gluck.
Statue  im
Opernhaus
Nürnberg.  Gluck
stammt  aus
Erasbach  bei
Berching,  rund
50  Kilometer
südöstlich  von
Nürnberg. (Foto:
Werner Häußner)

Der Trost des „glücklichen Endes“ bleibt bei dieser Version
versagt. Dieser „Orfeo“ folgt einer Fassung, die Gluck für die
Hochzeit von Erzherzogin Anna Amalia von Österreich, einer
Tochter Maria Theresias, mit Ferdinand, Herzog von Parma, im
Jahr 1769 erstellt hat. Als einer von vier Einaktern war die



Bearbeitung Teil eines luxuriösen apollinischen Festes beim
Palast von Colorno. Bartolis Salzburger Fassung verzichtet auf
das  Finale,  in  dem  Gott  Amor  die  Liebenden  endgültig
zusammenführt. Die „azione teatrale“ – ergänzt durch populär
gewordene Orchesterstücke wie den Furientanz und den „Reigen
seliger  Geister“  –  endet  in  nachtschwarzer  Pianissimo-
Verzweiflung.

Glänzender Chor, feinsinniges Orchester

In  solchen  fragilen  musikalischen  Momenten  glänzt  der  von
Jacopo Facchini einstudierte Chor mit dem passenden Namen „Il
Canto di Orfeo“, wenn er die Klage des Anfangs in subtilen
dynamischen Nuancen wiederholt. Für Orfeo ist der Weg nun
klar:  „Erwarte  mich,  angebeteter  Schatten!“,  singt  Cecilia
Bartoli in resigniertem Schmerz. Der Chor breitet schon vorher
die  leisen  Töne  elegisch  aus,  trumpft  aber  auch  auf  mit
markanter  Artikulation  und  konzentrierter  Energie  in  den
Szenen  in  der  Unterwelt.  Bei  allem  Nachdruck  pflegen  die
zwanzig  Sängerinnen  und  Sänger  einen  geschmeidigen,
gewaltlosen Klang mit leuchtender Transparenz, geschult an der
Musik  des  17.  und  18.  Jahrhunderts,  die  sonst  ihren  auf
hochgeschätzten  CD-Aufnahmen  dokumentierten  Schwerpunkt
bildet.

Auch das Orchester „Les Musiciens du Prince – Monaco“, 2016
auf Initiative von Cecilia Bartoli in Monte Carlo gegründet
und seither regelmäßig in Salzburg zu Gast, pflegt feinsinnige
Tugenden wie ein locker-luftiges Klangbild, Respekt vor den
Farben  einzelner  Solo-Instrumente,  ausgewogene  Balance  der
Instrumentengruppen,  variable  Tonbildung,  ohne  die  Ästhetik
des Klangs aufgeraut expressiv zu beeinträchtigen. Das führt
weg von der Glätte, mit welcher der „Klassizist“ Gluck früher
marmorn – und nicht selten langweilig – aufpoliert wurde. Wo
der Komponist aus der Oberpfalz in harmonische Tiefen reicht,
fächern die Musiker den Klang fast barock ziseliert auf; wo er
die Einfachheit einer melodischen Linie lediglich akkordisch
stützt, wird die viel zitierte „stille Größe“, die von Johann



Joachim Winckelmann für die antike Skulptur reklamierte „große
und gesetzte Seele“ in der Musik hörbar.

Gianluca Capuano leitet sein Ensemble mit ausgewogener Umsicht
und Gespür für Farben und Schattierungen. Der Falle des Saals
entkommt er nicht ganz: In dicht besetzten Momenten wird das
Klangbild  schwummrig;  auch  hätte  der  Bass,  der  Raumgröße
Tribut zollend, eine Verstärkung verdient. Wundervoll aber die
Holzbläser, namentlich Solo-Flöte und Oboe, und die düsteren
Posaunen, die nicht dominieren, aber auch nicht als bloße
Farbe im Tutti untergehen.

Die Seele des Unternehmens

Und dann natürlich die Seele des ganzen Unternehmens, Cecilia
Bartoli. Ihr Theaterinstinkt blitzt ihr nach wie vor aus den
Augen, ihre Lust am Singen teilt sich in jeder Phrase mit.
Ihre vokale Gestik belebt den Text: Sie macht den sehrenden
Eros  des  Orfeo,  den  verzweifelten  Kampf  gegen  die
Endgültigkeit des Todes, die Tränen der Sehnsucht, das Feuer
des Flehens hörbar. Schon 2001 hat sie auf einem ihrer Alben
in unnachahmlich individueller Art in Arien Glucks vertieft.
Dieser Orfeo markiert einen Respekt heischenden Höhepunkt in
der Befragung eines Komponisten, der im Opernbetrieb nicht so
präsent ist, wie er es verdient. Bartoli zeigt, woran das
liegen könnte: Glucks Musik braucht die innere Beseelung durch
Sänger, die Wort und Musik zu einer existenziell berührenden
Einheit  verbinden.  Nicht  umsonst  waren  seine  bedeutenden
Partien stets eine Domäne großer Tragödinnen.

Zu bemerken ist aber auch, dass sich die oft benannten vokalen
Schwächen der Bartoli trotz ihrer atemberaubenden Gestaltung
deutlicher  zeigen:  Die  enge  tremolierende  Tonbildung  trübt
homogene  Legati  und  sublime  Kantilenen;  den  dynamischen
Steigerungen  fehlt  der  freie  Glanz.  Aber  dann  gelingen
berückend  nuancierte  leise  Momente,  singt  ein  gebrochener
Mensch in fahlen Farben seine Verzweiflung aus. Und so gelingt
es Cecilia Bartoli nach wie vor, die Zuhörer in den Sog ihrer



Kunst  zu  ziehen  und  aus  dem  Alltag  hinwegzutragen  in  das
Elysium  der  Klänge  Christoph  Willibald  Glucks  und  einer
uralten antiken Tragödie, die uns auf diese Weise bis heute
tief berührt.

Barock-Show  mit  erlesenen
Spitzen:  Cecilia  Bartoli
widmet  dem  Kastraten
Farinelli in der Philharmonie
Essen ein Programm
geschrieben von Anke Demirsoy | 22. November 2024
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Cecilia  Bartoli,  Gianluca  Capuano  und  das  Ensemble  Les
Musiciens du Prince. (Foto: Saad Hamza)

Amüsiert schaut Cecilia Bartoli an sich selbst herab. Auf ihre
Beine, die in kniehohen Lederstiefeln stecken, als sei sie ein
Musketier. Auf ihr feminin zartes Kleid, das sie vorne hoch
gerafft hat, damit der Blick auf eben diese Stiefel frei wird.
„Was ist das denn bitteschön für eine verrückte Garderobe?“,
scheint ihre selbstironische Grimasse zu fragen. Dann zuckt
sie die Achseln, wirft lachend ihre Locken zurück und gönnt
ihrem Publikum eine mit rasanten Koloraturen gespickte Zugabe.

Natürlich weiß die temperamentvolle Römerin ganz genau, wie
gut diese Aufmachung zu ihrem Programm „Farinelli und seine
Zeit“ passt. In der Philharmonie Essen huldigt sie dem wohl
berühmtesten  aller  Kastraten,  indem  sie  mit  den
Geschlechterrollen spielt und mit Lust an der Kostümierung auf
dem Grat zwischen Mann und Frau wandelt.
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Zu diesem Zweck verlegt sie ihre Künstlergarderobe auf die
Bühne.  Barock  gewandete  Zeremonienmeister  schaffen  einen
großen Schrankkoffer herbei, der Schminktisch und Sichtschutz
zugleich ist. Sie lässt das Publikum daran teilhaben, wie sie
sich vom knabenhaften Octavian in Cleopatra verwandelt, wie
sie sich Perücken aufsetzt und mit flinken Fingern ihre Frisur
richtet.

Es ist nicht weniger als eine Show, mit der Cecilia Bartoli
und das 2016 von ihr gegründete Barockensemble Les Musiciens
du Prince aus Monaco unter der Leitung von Gianluca Capuano
derzeit auf Tournee sind. Natürlich dient der Aufwand auch der
Werbung für die jüngste CD-Einspielung der Diva. Aber die
Präsentation  ist  zu  durchdacht  und  die  Gesangskunst  der
Bartoli zu groß, um den Abend in eine Varieténummer abgleiten
zu lassen. Die Abfolge von Orchesterstücken und Arien ist zu
zwei großen Blöcken geformt, die den Zuhörern keine Chance
lassen, den Spannungsbogen durch Zwischenapplaus zu zerstören.

Cecilia Bartoli wirbt mit ihrem Farinelli-Programm, das
sie nun auch in der Philharmonie Essen präsentierte, für
ihre jüngste CD-Einspielung. (Foto: Saad Hamza)
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So  können  sich  alle  an  diesem  klug  konzipierten
Gesamtkunstwerk erfreuen, die Puristen ebenso wie die Fans.
Denn musikalisch erweist sich dieser Abend über jeden Zweifel
erhaben.  Cecilia  Bartoli  ist  im  raschen  Wechsel  barocker
Affekte  zu  Hause  wie  kaum  eine  andere.  In  allen
Koloraturgewittern  bleibt  sie  souveräne  Herrscherin.  Sie
besitzt jubelnde Höhen, eine staunenswerte Tiefe, vor allem
aber  ein  hoch  entwickeltes  Feingefühl,  das  den  Arien  aus
Farinellis Zeit schier unerschöpfliche Nuancen abgewinnt.

Sie  gestaltet  Geminiano  Giacomellis  Arie  „Sposa,  non  mi
conosci“ zur großen Klage, lässt die Wogen in Nicola Porporas
„Nobil onda“ virtuos aufschäumen, packt in den Jagdklängen von
Leonardo  Vincis  „Cervo  in  bosco“  mit  Vehemenz  zu.  Das
exzellente  Orchester,  das  ihr  an  lebhafter  Gestaltung  in
keiner Weise nachsteht, unterstreicht die jeweilige Atmosphäre
durch  Effektinstrumente  wie  Regenmacher,  Windmaschine  und
Vogelpfeifen.

Antonio Caldaras Arie „Quel buon pastor son io“ wird zu einem
der anrührendsten Momente des Abends. Zwischen zartbitterer
Melancholie und friedvoller Idylle balancierend, erreicht die
Bartoli ein Höchstmaß an Innerlichkeit. Hier wird die Quirlige
plötzlich still, breitet die Arme aus, verströmt ihre Seele in
Gesang. Das klingt noch lange nach.

(Der Bericht ist in ähnlicher Form zuerst im Westfälischen
Anzeiger  erschienen.  Informationen  zur  Konzertreihe  „Alte
Musik  bei  Kerzenschein“
unter  https://www.theater-essen.de/philharmonie/themenreihen-2
019-2020/alte-musik-bei-kerzenschein/)



Reise  ins  Innere:  Detlev
Glanerts  „Solaris“  nach
Stanislaw  Lem  an  der  Oper
Köln
geschrieben von Werner Häußner | 22. November 2024

Detlev Glanerts „Solaris“ im
atmosphärisch  dichten
Bühnenbild  von  Darko
Petrovic. Foto: Bernd Uhlig

Spannende Zeiten in Köln. Während etwa in Düsseldorf an der
Deutschen Oper am Rhein eine sichere Nummer nach der anderen
abgearbeitet wird, zeigt der Opern-Herbst in der Domstadt, wie
erfindungsreich Repertoirepolitik sein kann.

Auf Johann Adolph Hasses in Schwetzingen wieder ausgegrabene
Oper „Leucippo“ folgte nun die deutsche Erstaufführung von
„Solaris“,  mittlerweile  die  dritte  in  Köln  gespielte  Oper
Detlev Glanerts. Bleibt Intendantin Brigit Meyer bei diesem
Kurs, wird einem um die künftige Vielfalt nicht bange.

„Solaris“ nach einem erfolgreichen Roman des polnischen Autors
Stanislaw  Lem  wurde  2012  in  Bregenz  uraufgeführt.  Die
Inszenierung von Moshe Leiser und Patrice Caurier sollte an
die  Komische  Oper  Berlin  übernommen  werden,  was  –  laut
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Glanerts Aussage in einem Interview – ohne Nennung von Gründen
unterblieb. Man kann sich vorstellen, dass die illustrative,
an Raumschiff-Enterprise-Ästhetik gemahnende Bilderfindung des
Duos bei Barrie Kosky keine Gegenliebe entzündete: Er kündigte
für 2015/16 eine eigene Neuinszenierung an.

Nun hat Köln zugegriffen und sich die deutsche Erstaufführung
gesichert.  Mit  Patrick  Kinmonth  (Gesamtkonzept  und  Regie),
Darico  Petrovic  (Bühne),  Annina  von  Pfuel  (Kostüme)  und
Andreas Grüter (Licht) wurde ein Team verpflichtet, das mit
starken, differenziert ausgeleuchteten Bildern den Blick von
der Science-Fiction-Oper weglenkt. Das entspricht der These,
nach der Lems „Solaris“ weniger eine Reise in die unendlichen
Weiten des Alls beabsichtigt, sondern tief ins Innere des
Menschen  mit  seinen  uneingestandenen  Wünschen  und  seinen
einsamen Verletzungen führt.

Aoife Miskelly als Harey in
Glanerts „Solaris“ in Köln.
Foto: Bernd Uhlig

Die  Raumstation  über  dem  Forschungsobjekt,  einem
planetenumspannenden,  rätselhaften  Plasma-Ozean,  steht  auf
stählernen Gitterträgern und zeigt mit zerbröselnd rostigem
Stahlbeton das Stadium finalen Zerfalls. Ähnlich ruinös sind
die Verhältnisse an Bord: Der Wissenschaftler Gibarian hat
sich selbst getötet, sein Kollege Sartorius verschanzt sich in
seinem  Labor,  der  dritte,  Snaut,  irrt  scheinbar  halb
wahnsinnig  durch  die  Station.



Das  Solaris-Plasmawesen  liest  die  traumatischen,
„abgekapselten“  Erinnerungen  der  Forscher  aus  den  Gehirnen
heraus und lässt sie materialisiert als menschliche Wesen auf
der  Station  erscheinen.  Das  Entsetzliche  ist,  dass  diese
„Gäste“  aus  den  verborgensten  Winkeln  der  Psyche  stammen:
„….unsere eigene monströse Hässlichkeit, unsere Albernheit und
unsere Schande“, wie der Forscher Snaut formuliert. Dem neu
eingetroffenen Psychologen Kris Kelvin begegnet seine junge
Frau Harey. Sie beging Jahre vorher Selbstmord – an dem sich
Kelvin mitschuldig fühlt.

Metapher absoluter Fremdheit

Lem  und  mit  ihm  Glanerts  anfangs  des  Jahres  verstorbener
Librettist  Reinhard  Palm  setzen  den  einsamen  Ozean  als
Metapher absoluter Fremdheit ein. Es wird nicht einmal klar,
ob die Plasma-Manifestationen, gebildet nach den Traumata der
Forscher,  Versuche  der  Kommunikation  einer  Intelligenz,
spielerische  Ausformungen  eines  kindlichen  Wesens  oder
Schöpfungsversuche eines unvollkommenen Gottes sind. Aber am
Beispiel von Kelvins Frau Harey erweist sich, dass sich die
Wesen aus dem Plasma nach und nach von den Gedanken-Matrizen
ihrer  Verursacher  emanzipieren,  selbständig  werden,  eine
eigene Persönlichkeit entwickeln.

Ein anderer, wichtigerer Aspekt von „Solaris“ ist der einer
Selbsterkenntnis: „Menschen suchen wir, niemanden sonst. Wir
brauchen  keine  anderen  Welten,  wir  brauchen  Spiegel“,
resümiert Kelvin. So wird die Reise zu den Sternen zu einer
Reise zu sich selbst. Dass Kelvin am Ende den Ozean aufsucht,
spricht  freilich  dafür,  dass  der  auf  sich  selbst
zurückgeworfene Mensch trotz allem das große „Andere“ sucht:
Ohne  Hoffnung,  aber  in  Erwartung,  und  mit  einem  Glauben.
Solaris als großes Gegenüber, das dem einsamen Einzelnen in
der  absoluten  Verschiedenheit  sich  selbst  offenbart.
Vielleicht der „Gott“, den der Mensch – so meint Glanert – in
aller Erforschung des Jenseitigen und des Weltraums sucht?



Der  Inszenierung  Kinmonths  fehlen  bei  aller  szenischen
Sorgfalt, bei aller Intensität, mit der er die Personen führt
und charakterisiert, der Aspekt der Fremdheit und das Element
der Überraschung. Die „Gäste“ schleichen sich unspektakulär
ein, ohne dass ihre verstörende Präsenz spürbar wird. Der
Chor,  der  den  Ozean  repräsentiert,  agiert  sichtbar  in
Alltagskleidern auf der wasserbedeckten Bühne, bewegt sich in
fließenden,  ritualartigen  Choreografien:  das  Fremde  bleibt
gleichwohl  unausgedeutet.  Den  Reiz  des  Geheimnisvollen,
Uneindeutigen will Kinmonth allein mit der Interaktion der
Personen gewinnen. Doch die Verweigerung der Metaphysik führt
ins  Alltägliche,  Lems  Kritik  an  einem  platten  Empirismus
bleibt stumpf.

Vordringen in die Tiefenschichten der Partitur

Umso  faszinierender  dringt  Lothar  Zagrosek  in  die
Tiefenschichten von Glanerts Partitur vor. Mit dem erfahrenen
Dirigenten am Pult vollbringt das Gürzenich-Orchester Wunder
klanglicher  Differenzierungen.  Optimal  auf  die  akustischen
Verhältnisse des Opernzelts am Dom eingerichtet, werden die
atmosphärischen  Qualitäten  von  Glanerts  Musik  ausgeschöpft:
das Spiel mit minimalen klanglichen Verschiebungen wie bei
Ligeti, der Mut zum expressiven gesanglichen Bogen wie in der
zeitgenössischen amerikanischen Oper, aber auch die Schärfe
der Kontraste wie bei Glanerts Lehrer Henze.

Die  Disziplin  der  Musiker  ist  beispielhaft,  die
Klangentwicklung in jedem Moment beherrscht. Glanert bezieht
sich  auf  musikalische  Traditionen  –  etwa  auf  Wagners
„Rheingold“ in dem emblematischen Viertonmotiv des Beginns und
in seinen raunenden liegenden Akkorden –, verwendet vertraute
Formen etwa in Final-Ensembles. Das wirkt in keinem Moment
imitierend  oder  epigonal,  sondern  ist  kreativ  ins  Heute
transferiert.

Gesungen  wird  in  Köln  mit  hohem  Einsatz  und  ausgefeilter
Charakterisierungskunst: Nikolay Borchev gestaltet einen Kris



Kelvin  zwischen  Schock  und  Zärtlichkeit,  Martin  Koch  gibt
Snaut  die  Züge  eines  weisen  Hysterikers,  Bjarni  Thor
Kristinssons Bass versucht in klangüppiger Deklamation, die
Reste  seiner  Wissenschaftler-Fassade  zu  sichern.  Unter  den
„Gästen“ singt Qiulin Zhang mit strömendem Alt eine fast zu
schöne,  dann  aber  auch  abgründig  düstere  Baboon  –  ein
rätselhaftes Wesen, halb Frau, halb Äffin. Der Mutter Snauts,
mit  der  er  offenbar  ein  inzestuös  fäkalophiles  Verhältnis
pflegte,  gibt  Dalia  Schaechter  schneidend-schmeichelnde
Kommandotöne. Hanna Herfurtner fegt mit obszönen Sätzen als
„Zwerg“ über die Szene – das Gespenst, das Sartorius peinigt.
Und die tragende Rolle der Harey wird von Aoife Miskelly sehr
zart,  glaubwürdig  und  sensibel  gestaltet  –  auch  wenn  das
kopfige Stimmchen schon beim Orchester-Mezzoforte keine Chance
mehr hat.

Szene aus Hasses „Leucippo“
mit Regina Richter als Dafne
und  Valer  Sabadus  als
Leucippo.  Foto:  Paul
Leclaire

Glanerts Oper bietet noch einiges an Deutungspotenzial; die
Vorfreude auf die Berliner Produktion – und vielleicht weitere
an  anderen  Häusern  –  konnte  die  beachtliche  Kölner
Inszenierung  auf  jeden  Fall  fördern.

Bei Hasses „Leucippo“ bleibt der Wunsch nach einem Wiedersehen
auf  der  Bühne  verhaltener.  Auch  wenn  Tatjana  Gürbaca  den



Mythos  aus  dem  Arkadien  des  Daphne-Apoll-Mythenzyklus
intelligent  als  eine  Geschichte  unter  der  Gegenwart  nahe
gerückten Teenagern erzählt, auch wenn die Zerstörung einer
kindlich ungebrochenen Welt durch das verstörende Aufbrechen
sexuellen Begehrens kein Thema von Gestern ist, auch wenn
Gianluca Capuano mit den feurigen Musikern des Concerto Köln
die  prächtige,  manchmal  aber  auch  einförmige  Musik  Hasses
aufregend zum Klingen bringt: Rettung verheißt dem langatmigen
Stück auch dieser ambitionierte Versuch nicht. Immerhin: Mit
Valer Sabadus als Leucippo stand einer der Counter-Stars der
Gegenwart auf der Bühne; von Clara Ek als Climene war kluge,
technisch versierte Stilistik zu hören. Und die Momente, in
denen aufblitzt, was Hasses Musik auch heute noch wertvoll
macht, waren den Besuch im Palladium allemal wert.


