
Jenseits  der  Mythen  –
Interview  mit  dem  Callas-
Biographen Arnold Jacobshagen
geschrieben von Werner Häußner | 1. Dezember 2023
Vor 100 Jahren, am 2. Dezember 1923, wurde in New York eine
der  bedeutendsten  Sängerinnen  der  Musikgeschichte  geboren:
Maria Callas. Zum ihrem 100. Geburtstag sprach Werner Häußner
mit  dem  Autor  einer  neuen  Biographie,  dem  Kölner
Musikwissenschaftler  Arnold  Jacobshagen,  über  das  Geheimnis
der Gesangskunst der Callas und die Mythen um ihre Person.

Als  Achtzehnjährige  begann  Maria  Callas  1942  in  Giacomo
Puccinis „Tosca“ eine beispiellose Karriere. Mit Rollen wie
Vincenzo Bellinis Norma und Amina („La Sonnambula“), Gaetano
Donizettis  Lucia  di  Lammermoor  und  Anna  Bolena,  Giuseppe
Verdis Aida und Violetta („La Traviata“), vor allem aber mit
der Wiederentdeckung von Opern wie Luigi Cherubinis „Medea“,
Gasparo  Spontinis  „La  Vestale“  oder  Gioachino  Rossinis
„Armida“  wurde  Maria  Callas  zur  bis  heute  unerreichten
Wegbereiterin des damals vergessenen Belcanto-Repertoires des
19.  Jahrhunderts  und  eines  technisch  perfektionierten,  von
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dramatischem  Ausdruck  geprägten  Singens.  Der  Kölner
Musikwissenschaftler Arnold Jacobshagen hat sich in seinem im
Reclam-Verlag  erschienenen  Buch  „Maria  Callas.  Kunst  und
Mythos“ auf die Spuren der großen Künstlerin jenseits des
Mythos und hartnäckig wiederholter Klatschgeschichten begeben.

Was  war  Ihre  Motivation,  ein  Buch  über  Maria  Callas  zu
schreiben,  nachdem  es  von  John  Ardoin  bis  Jürgen  Kesting
bereits  viel  und  auch  seriöse  Literatur  über  diese
Jahrhundertsängerin  gibt?

Maria  Callas  ist  für  jeden,  der  sich  intensiv  mit  Oper
beschäftigt, eine Herausforderung. Besonders für mich, weil
mich  das  italienische  Belcanto-Repertoire  von  Rossini  bis
Puccini sehr interessiert. Ihre Stimme ist für viele Partien
aus diesem Repertoire bis heute unübertroffen, auch wenn ich
die Schwierigkeiten in ihrer stimmlichen Entwicklung sehe und
hoffentlich auch gerecht beschrieben habe. Was die Callas-
Literatur betrifft: Es gibt einige sehr gute und sehr viele
nicht so gute Bücher, die leider bis heute das Callas-Bild
prägen.  Dieses  etwas  zu  entrümpeln  und  einige  Mythen  zu
hinterfragen war das eine Anliegen meines Buches. Das andere
ist,  ihre  künstlerische  Entwicklung  möglichst  genau  zu
beschreiben.

Wissenschaftler interessieren ungeklärte Fragen und Gebiete,
auf denen man etwas Neues entdecken kann. Gibt es im Leben und
der Karriere von Callas überhaupt noch „weiße Flecken“?

Ja, angefangen mit ihrer frühen Karriere in Athen, wo sie doch
mehr  als  bisher  bekannt  von  der  Protektion  der  deutschen
Besatzungsherrschaft  profitiert  hat.  Das  führte  allerdings
auch  dazu,  dass  sie  1945  von  der  Operndirektion  in  Athen
entlassen wurde und erst einmal zwei Jahre nicht auftreten
konnte. In der späteren Karriere ist vieles gut bekannt. Wenig
reflektiert  sind  die  wahren  Hintergründe  ihres  stimmlichen
Abbaus,  die  vermutlich  mit  der  erst  1971  diagnostizierten
Dermatomyositis  zusammenhängen.  Die  schleichende,  aber
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dramatische und seltene entzündlichen Muskelerkrankung war ihr
selbst  bis  dahin  nicht  bekannt.  Sie  führt  zu  einem
kontinuierlichen  Abbau  des  Muskelgewebes  mit  allen
Konsequenzen für die Stimme. Den stimmlichen Niedergang, der
ab 1957 offensichtlich war, kann man heute aus medizinischer
Sicht besser verstehen. Die anderen Geschichten, die in der
Callas-Literatur angeführt werden, die Onassis-Beziehung zum
Beispiel, spielen hier keine wichtige Rolle.

Der  Kölner  Musikwissenschaftler  und  Callas-Biograph
Arnold Jacobshagen. (Foto: privat)

Gehört  dann  auch  die  Rolle,  die  ihrer  Gewichtsabnahme
zugeschrieben wird, zu den aufklärungsbedürftigen Mythen?

Das  ist  ein  komplexer  Prozess,  der  auf  die  Singstimme
unterschiedliche Auswirkungen haben kann. Es gibt positive wie
negative Effekte; die positiven werden, denke ich, überwogen
haben. Singen ist eine körperliche Ausdauerleistung. Gerade in
den  Jahren  1953  bis  1955,  die  den  Höhepunkt  ihrer
künstlerischen  Karriere  bilden  und  die  größte  Dichte  und
Intensität an Auftritten in großen, unterschiedlichen Partien



aufweisen,  hat  sie  sehr  wenig  gegessen  und  einige
Spezialbehandlungen wahrgenommen, um ihr erwünschtes Gewicht
zu  erreichen  und  zu  halten.  Über  andere  Ursachen  für  den
frühzeitigen Verschleiß der Stimme kann man spekulieren. Man
muss auch bedenken, dass Maria Callas sehr früh ihre Karriere
begonnen hat. Aus meiner Perspektive müssen diese Faktoren
eben anders gewichtet werden als bisher in der Literatur.

Stichwort  Karriere:  Es  ist  aus  heutiger  Perspektive  sehr
ungewöhnlich, dass eine 15-Jährige Santuzza, eine Frau mit
Anfang Zwanzig Tosca, Kundry, Isolde und kurze Zeit später
Bellinis Norma und Elvira in „I Puritani“ singt. Kommt man dem
Geheimnis  der  Gesangstechnik  auf  die  Spur,  die  so  etwas
ermöglicht?

Man kann vergleichen mit Sängerinnen der Gegenwart, aber auch
der weiter zurückliegenden Vergangenheit. Im 19. Jahrhundert
gibt es dafür Beispiele wie die von Callas bewunderte Rosa
Ponselle oder Maria Malibran, die auch schon mit Fünfzehn die
Rosina in Rossinis „Barbiere di Siviglia“ in London, einer der
wichtigsten Bühnen der damaligen Welt, gesungen hat. Natürlich
waren das Ausnahmepersönlichkeiten – genau wie Maria Callas.
Da muss man andere Maßstäbe anlegen als an den Durchschnitt
von Bewerberinnen an einer heutigen deutschen Musikhochschule.

Die  Vielfalt  der  Repertoires,  das  sie  in  jungen  Jahren
gesungen hat, gehört dazu – gerade die Wagner-Partien, die sie
zwischen 1947 und 1950 mit großer Freude gesungen hat. Sie
sagte, Wagner sei einfach zu singen, da es keine komplizierten
Verzierungen und Kadenzen gebe. Und dann habe man noch das
wunderbare  Orchester,  das  die  Stimme  trägt!  Die  meisten
Sängerinnen fürchten sich dagegen davor, vom Orchesterklang
erschlagen zu werden.

Callas  hatte  die  enormen  Möglichkeiten  einer  „grande
vocaccia“,  einer  großen  Stimme,  die  gepaart  mit  einer
brillanten  Technik  Wagner  und  Bellini-Partien  mit
anspruchsvoller Agilität scheinbar mühelos bewältigen konnte.



Größere Probleme hatte sie etwa mit der Partie der Turandot,
die  auch  hochdramatisch  ist,  aber  im  Unterschied  etwa  zu
Kundry  ständig  sehr  hoch  liegt.  Turandot  hat  sie  1948/49
häufig gesungen, aber diese Rolle hat sie, wie sie selbst
beklagt, zu viel Kraft gekostet.

Es gibt ja auch andere, die gesangstechnisch ein unglaubliches
Repertoire auf einem ähnlichen Qualitätslevel gesungen haben,
Lilli Lehmann etwa. Heute gibt es solche Sängerinnen so gut
wie nicht mehr. Warum nicht?

Eine schwierige Frage. Es gibt ja hin und wieder Sängerinnen,
die versuchen, in die Fußstapfen von Maria Callas zu treten,
zuletzt  Anna  Netrebko.  Heute  gibt  es  eine  starke
Spezialisierung  der  Fächer,  die  Callas  immer  vehement
bestritten hat. Sie hat immer gesagt, ein Sopran müsse alles
singen können. Heute wird man schon in der Ausbildung auf
Fächer  festgelegt,  in  denen  die  Lehrer  das
Entwicklungspotenzial der Stimme sehen. Das hat alles gute
Gründe. Solche Ausnahmeerscheinungen wie Maria Callas sehe ich
heute allerdings nicht mehr.

In der Ausbildung von Maria Callas spielt Elvira de Hidalgo ja
eine  entscheidende  Rolle.  Sie  haben  aber  noch  einen
Gesangslehrer  erwähnt,  Ferruccio  Cusinati,  langjähriger
Chordirektor der Arena di Verona: Ist das eine Person, die
bisher nicht genügend gewürdigt wurde auf dem Weg der Callas
zum technisch perfekten Singen?

Das wäre übertrieben, aber er wird in der bisherigen Callas-
Literatur  nicht  einmal  erwähnt;  der  einzige  war  Callas‘
Ehemann  Giovanni  Battista  Meneghini,  der  den  Kontakt  zu
Cusinati vermittelt hatte. Es ging ab 1947 einfach darum, bei
Callas, die zwei Jahre ohne wesentliche Auftritte in New York
gelebt hat und nun in die italienische Opernszene eingeführt
werden sollte, möglichst schnell Lücken ihres Repertoires zu
schließen, damit sie als Primadonna auf dem Markt von ihrem
künftigen Ehemann platziert werden konnte. Cusinatis Leistung



war,  mit  ihr  Rollen  zu  studieren,  wohl  auch  Schwächen
auszubügeln und die italienische Diktion zu perfektionieren.
Die technischen Grundlagen hat Elvira de Hidalgo gelegt, die
eine der letzten virtuosen Koloratursoprane war.

De Hidalgo hat ihre Partien ja noch ganz aus dem Geist des
Belcanto gesungen, mit völlig ebenmäßig gebildeten Tönen und
einer tollen Projektion des Klangs in den Raum, aber eben auch
sehr  instrumental.  Dieses  Streben  nach  absoluter  Schönheit
unterscheidet sie von Callas, die all ihre Farben einsetzt, um
ihre Partien zu gestalten.

Der Vergleich vokal – instrumental ist interessant, denn es
ist  eine  der  besonderen  Qualitäten  der  Stimme  von  Maria
Callas, dass sie über unglaublich viele Schattierungen und
Facetten  verfügte.  Darin  liegt  aber  auch  ein  Problem  des
Kontrollverlustes. Man kennt ja die Schwierigkeiten, die sie
bei  Registerübergängen  immer  hatte.  Es  gibt  auch
unterschiedliche  Meinungen  zu  der  Frage,  ob  Callas  diese
Palette vokaler Schattierungen bewusst eingesetzt oder aus der
Not eine Tugend gemacht und dieses unglaubliche Organ gar
nicht  kontrolliert  eingesetzt  habe,  so  wie  es  Elvira  de
Hidalgo  in  dieser  Feinheit  und  Instrumentalität  beherrscht
hat. Für Callas war der Ausdruck der notwendige Kontrapunkt
zur  vorhandenen  technischen  Meisterschaft.  Eines  der
Geheimnisse ihrer Stimme ist sicher, dass sie Expressivität
mit einer stupenden Technik vereinen konnte.

Maria Callas war ja keine Intellektuelle. Woraus speist sich
ihre  unglaubliche  dramatische  Kompetenz?  War  das  ein
instinktives  Erfassen  ihrer  Rollen,  eine  Empathie,  die  in
ihrer  Persönlichkeit  wurzelt?  Oder  hatte  sie  ein  tiefes
Verständnis  von  den  tragischen  Seiten  der  menschlichen
Existenz?

Ich  denke  beides.  Es  ist  nicht  notwendig,  eine  belesene
Intellektuelle  zu  sein,  um  eine  tragische  Partie  zu
durchdringen,  Dazu  gehört  eher  Lebenserfahrung,  Charakter,



Empathie, Musikalität sowieso, weil Callas überzeugt war, dass
alles, was eine Partie ausmacht, aus der Musik kommt. Sie hat
auch viel übernommen von ihren Lehrern und den Dirigenten, mit
denen sie zusammengearbeitet hat. Und so unbelesen war sie gar
nicht: Zumindest nach dem Abschied von der Bühne hat sie sich
Bücher empfehlen lassen und gelesen. Aber ich bezweifle, dass
es  unter  den  Sängerinnen  ihrer  Generation  sonst  so  viele
ausgewiesene  Intellektuelle  gab.  Dessen  ungeachtet  ist  die
Frage nach der Bildung für das Verständnis der Partituren, die
Aufführungspraxis oder die Art und Weise der Interpretation
sehr wichtig. Maria Callas hatte eine rasche Auffassungsgabe,
ihre Partien in kürzester Zeit beherrscht und ihre eigene
Interpretation immer weiter verfeinert und vertieft.

Maria  Callas  wird  in  der  Literatur  als  Persönlichkeit
unterschiedlich beschrieben. Es gibt diesen Mythos von der
tragisch verschatteten Existenz. Sie schreiben, sie sei in den
meisten Phasen ihres Lebens ein glücklicher Mensch gewesen,
der viel Liebe erfahren und sich wohl gefühlt habe.

Es wurden viele kurzschlüssige Folgerungen gezogen. Man hat
ihre  Bühnenpräsenz  und  ihre  tragischen  Rollen  zum
Ausgangspunkt genommen, ihre Persönlichkeit zu bewerten. Das
heißt,  man  hat  die  vielen  tragischen  Frauenschicksale  der
Opern  auf  sie  selbst  projiziert.  Die  äußeren  Umstände,
besonders  die  Begegnung  mit  Aristoteles  Onassis  und  der
Verlust dieser Beziehung durch die auftretende Rivalin Jackie
Kennedy, boten genügend Anlass, diese Mythen weiterzuspinnen.
Aber selbst diesen Schicksalsschlag scheint sie einigermaßen
schnell bewältigt zu haben, abgesehen davon, dass er mit ihrer
künstlerischen Karriere nichts zu tun hat, denn er lag Jahre
nach ihren großen Opernauftritten.

Was ist aus Ihrer Sicht des kritischen Wissenschaftlers der
ärgerlichste Mythos über Maria Callas?

Das ist die Vorstellung, dass eine Frau aus Liebe zu ihrem
Mann  ihre  Karriere  aufgibt  und  dadurch  in  eine  tragische



Sackgasse gerät. Das ist vollkommen absurd: Maria Callas hat
ihre Karriere aus künstlerischen und gesundheitlichen Gründen
Ende der fünfziger Jahre stark reduzieren müssen und natürlich
in ihrem Privatleben dann größere Erfüllung gefunden. Das eine
muss  man  vom  anderen  trennen,  und  das  geschieht  in  der
Literatur nicht.

Ich  halte  es  für  ein  sexistisches  Element,  Frauen
grundsätzlich anders zu bewerten als Männer. Niemand käme auf
die Idee, einen männlichen Sänger in gleicher Weise in einer –
fast  sklavischen  –  Abhängigkeit  von  einer  Liebesbeziehung
darzustellen. Ein Mann macht seinen Weg, aber von einer Frau
wird erwartet, dass sie durch eine schicksalhafte Begegnung
mit einem Mann ihre ganze Karriere verändert? Das mag man im
19. Jahrhundert erwartet haben – und diese Vorstellung scheint
heute  in  vielen  Köpfen  noch  so  präsent,  dass  man  einer
Jahrhundertkünstlerin  nicht  zugesteht,  auch  unabhängig  von
Männergeschichten  großartige  Kunstwerke  auf  die  Bühne  zu
stellen. Das finde ich sehr ärgerlich, obwohl ein guter Teil
der Callas-Literatur von Frauen verfasst wurde.

Eine Frage zur Diskografie. Callas hat viel aufgenommen, es
gibt auch viele Live-Mitschnitte. Welche Aufnahmen würden Sie
als maßstäblich und unverzichtbar bezeichnen? Welche wären für
Sie für die „einsame Insel“?

Heute  hat  man’s  einfach,  weil  man  mit  der  131-CD-Box  von
Warner Classics alles mit auf die Insel nehmen kann. Aber im
Unterschied  zu  vielen  Callas-Enthusiasten  würde  ich  die
Studioproduktionen der früheren Zeit komplett mitnehmen. Sie
war ja der erste Superstar in der Ära der neu entwickelten
Langspielplatte. Wie Enrico Caruso durch die Schellackplatte
hat  Maria  Callas  von  dieser  medientechnischen  Innovation
profitiert.  Gerade  die  frühen  Aufnahmen  sind  technisch
perfekte, mustergültige Interpretationen „für die Ewigkeit“,
und  es  ist  zu  bedauern,  dass  Produzent  Walter  Legge  kein
großer Kenner des italienischen Opernrepertoires war und viele
Rollen,  die  Callas  live  gesungen  hat,  nicht  im  Studio



produziert hat. Umgekehrt finden viele Enthusiasten die wahre
Diva  in  ihren  Bühnenauftritten  und  nicht  in  den
Studioaufnahmen.

Callas und die Region: Ihre deutschen Stationen waren Berlin
und Köln.

Ja,  in  Köln  gab  es  im  Juli  1957  eine  Jubiläumswoche  der
Mailänder Scala zur Eröffnung des Kölner Opernhauses. Zwei der
insgesamt  vier  Opernvorstellungen  mit  Maria  Callas  in
Deutschland fanden in Köln statt, beide Male Vincenzo Bellinis
„La  Sonnambula“.  Die  beiden  anderen,  zwei  Mal  „Lucia  di
Lammermoor“, gingen unter der Leitung von Herbert von Karajan
in Berlin über die Bühne. Köln ist also eigentlich eine der
deutschen  Callas-Metropolen.  Später  ist  sie  noch  öfter  in
Deutschland aufgetreten, aber nur in Konzerten – bis hin zu
der problematischen Abschiedstournee mit Giuseppe di Stefano
1973/74.

_______________________

Arnold Jacobshagen: „Maria Callas. Kunst und Mythos“. Reclam,
367 Seiten, 38 Abbildungen. 25 Euro.

Hohepriesterin  des  Gesangs:
Montserrat  Caballé  wird  80
Jahre alt
geschrieben von Werner Häußner | 1. Dezember 2023
Auf YouTube findet sich eine Aufnahme aus dem Teatro de la
Zarzuela in Madrid aus dem Jahr 1978: Montserrat Caballé singt
in  einer  staubigen,  altbackenen  Inszenierung  „Norma“.
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Schepperndes Orchester, mäßige Tonqualität, die Sängerin mit
einem plumpen Mistelzweig in der Hand und übertriebenen, auf
Fernwirkung  ausgelegten  Augenbrauen.  Und  doch:  Dieser
Ausschnitt aus der großen Szene der Norma, „Casta Diva“, zeigt
Caballé auf der Höhe ihres Könnens: Ihr Blick ist unverwandt
in die Ferne gerichtet, ihre balsamischen Töne erzeugen eine
melancholische Aura um die Priesterin.

Herzlich  und
humorvoll  ist  die
Caballé  im  Umgang
auf und hinter der
Bühne. Foto Agentur
Schmerbeck

Vor allem aber: Ihr Gesicht, ihr Hals ist frei von jeder
Anspannung.  Die  Lippen  sind  locker,  öffnen  sich  mit
natürlichem Ausdruck, formen sich wie die Schallöffnung eines
Blasinstruments. Die ätherischen Melismen, die ewig anmutenden
Phrasierungen fließen ohne Anstrengung. Montserrat Caballé –
die Hohepriesterin des schönen Gesangs. Heute, am 12. April,
wird die Sängerin 80 Jahre alt.

John  Steane,  einer  der  bedeutendsten  Sänger-Kritiker
überhaupt, zählte Caballé gemeinsam mit Lilli Lehmann, Rosa



Ponselle und Maria Callas zu den vier besten auf Tonträger
dokumentierten Sängerinnen des verzierten lyrisch-dramatischen
Fachs. Der Weg dorthin war der 1933 in einfachen Verhältnissen
geborenen Katalanin nicht vorgezeichnet. Nach dem Studium in
Barcelona  und  ersten  Erfahrungen  mit  Zarzuelas,  den
unterhaltenden  Operetten  ihrer  Heimat,  bekam  sie  1956  ihr
erstes  Engagement  in  Basel.  In  Italien,  wo  man  damals
hochdramatisch dröhnende Organe bevorzugte, wollte sie niemand
haben.

In der Schweiz und bei einzelnen Gastauftritten an deutschen
Bühnen sang sie das Repertoire, das sie zunächst für sich
bevorzugte: Mozart, Verdi, Strauss. Pamina und Donna Elvira
gehörten  dazu,  Salome,  Aida,  aber  auch  Marta  in  Eugen
d’Alberts „Tiefland“, Renata in Prokofjews „Der feurige Engel“
und Marie in der szenischen Uraufführung der Oper „Tilman
Riemenschneider“ von Casimir von Paszthory. Zwei Mal sang sie
1959 an der Wiener Staatsoper, hinterließ aber offenbar keinen
Eindruck: als Donna Elvira in Mozarts „Don Giovanni“ und in
der Titelpartie von Richard Strauss „Salome“.

Ein  Bild  aus  den
Anfangstagen  der
Karriere:
Montserrat Caballé



und Matti Lehtinen
in  der  Oper
„Tilman
Riemenschneider“
von  Casimir  von
Pászthory  1959  am
Theater  Basel.
Foto Theater Basel

Als  sie  1971  nach  Wien  zurückkehrte,  war  das  anders.
Inzwischen hatte sie ihre „Galeerenjahre“ in Basel und Bremen
hinter sich, hatte in Mexiko gastiert und war 1965 für Marilyn
Horne in New York eingesprungen, in Gaetano Donizettis damals
kaum gespielter Oper „Lucrezia Borgia“. Auch für die 32jährige
Sängerin war das zunächst nur ein – wenn auch erfolgreicher –
exotischer  Ausflug  neben  ihrer  „Figaro“-Gräfin  und  einer
Rosenkavalier-Marschallin in Glyndebourne oder der Marguerite
in Gounods „Faust“ in New York.

Triumphe – aber nicht in Deutschland

Als sie 1970 ihre erste Norma sang, hatte Caballé sich auf der
Schallplatte  als  Bellini-,  Rossini-  und  Donizetti-Sängerin
einen Namen gemacht, also in jenem Repertoire, das außer Maria
Callas in den Nachkriegsjahren nur sehr wenige Sängerinnen
adäquat beherrschten. Hinfort, so beklagte Caballé einmal in
einem Interview, wurde sie auf dieses Genre festgelegt.

Nach Wien kehrte sie 1971 als Leonora im „Troubadour“ und als
Elisabetta  in  „Don  Carlo“  zurück  –  eine  ihrer  besten  auf
Tonträger  dokumentierten  Rollen.  Man  hatte  nicht  das
Repertoire für eine Sängerin, die sich den Belcantisten des
19.  Jahrhunderts  verschrieben  hatte;  Opern  wie  Donizettis
„Anna Bolena“ oder gar Raritäten wie Giovanni Pacinis „Saffo“
waren damals im deutschsprachigen Raum nahezu undenkbar. In
ihrer Heimatstadt Barcelona, in USA und in Mailand dagegen
triumphierte sie als Maria Stuarda oder Lucrezia Borgia, als
Norma oder als Lina in Verdis „Aroldo“.



So ist es nicht verwunderlich, dass Montserrat Caballé – außer
zum Beispiel in Hamburg – kaum an großen deutschen Bühnen
auftrat. Erst im Herbst ihrer Bühnenkarriere nahm sie das
breite Publikum wahr. In Wien sang sie 1988/89 eine Serie von
Vorstellungen der damals wiederentdeckten Rossini-Spezialität
„Die Reise nach Reims“ und brillierte mit ihrem komischen
Talent  als  Duchesse  de  Crakentorp  in  Donizettis
„Regimentstochter“  (2007).  Längst  hatte  sie  die
anspruchsvollen Belcanto-Partien aufgegeben und sich – nach
Herzproblemen 1985 – auf Konzerte konzentriert. Ihre Auftritte
mit Marilyn Horne waren Publikumsmagneten, aber auch stets in
Gefahr, große Belcanto-Nummern als das zu verkaufen, was sie
gerade nicht sein wollen: Primadonnenzirkus.

Ein Instrument von „superber Qualität“

Maria de Montserrat Caballé – der Vorname verweist auf eine
berühmte  schwarze  Madonnenstatue  in  der  Benediktinerabtei
Santa Maria de Montserrat bei Barcelona – wollte weder eine
Diva sein noch als Nachfolgerin der Callas gelten, obwohl sie
ihr  dankbar  war,  das  Tor  zu  den  vergessenen  Schätzen  des
Belcanto aufgestoßen zu haben. Die Stimme der Caballé war
prädestiniert für diese Art von Vortrag: perfekt ausbalanciert
in  den  Registern,  weich  und  flutend  in  der  Tongebung,
schmelzend  in  den  leisen  Tönen.

Caballés  Atemtechnik  ist  stupend  –  auch  das  ist  in  der
erwähnten  „Norma“-Aufzeichnung  zu  hören.  Die  Töne  strömen
schier endlos und ihr Atemholen ist fast unmerklich, stört das
Ausschwingen der Phrasen in keinem Moment. In ihren besten
Jahren zwischen 1965 und 1985 verband Caballé diese vokalen
Tugenden auch mit ausdrucksvoller Eloquenz, mit brillanter,
aber nie übertriebener Attacke und mit einem nuancenreichen
Vortrag. Ihr dunkel schimmerndes Timbre, das erst in späteren
Jahren  zu  einzelnen  Schärfen  neigte,  wurde  gerühmt.  Keine
geringere als Giulietta Simionato sagte ihr „superbe Qualität“
nach.



Es gab aber auch harsche Kritik: Cathy Berberian, Gesangs-
Ikone der modernen Musik, die nicht im Entfernten über die
Technik der Caballé verfügte, warf ihr vor, nicht darüber
nachzudenken, was sie singe und sich auf den reinen Klang zu
konzentrieren.  Für  Berberian  bedeutete  eine  schöne  Stimme
nichts – Reflex der aus dem Verismo kommenden Kritik an den
Stimmen der Ära vor Caruso und dem distanzierten Stil eines
Singens,  das  Ausdruck  durch  Klang  statt  durch  Rhetorik
erzielen will.

In  Deutschland  sprach  Ulrich  Schreiber  von  einem
„fossilartigen  künstlerischen  Zustand“  und  beschrieb  damit
offenbar  den  Geschmack,  der  an  deutschen  Opernhäusern
vorherrschte und der zuließ, dass italienisches Repertoire von
Sängern interpretiert wurde, die weit von den stilistischen
und vokalen Anforderungen der Partien entfernt waren. Jürgen
Kesting  gibt  sich  milder,  konstatiert  ein  Fehlen
„entscheidender  Momente  einer  kommunikativen  Kraft“  in
Caballés  sängerischem  Ausdruck.  Dass  die  Sängerin  in
Deutschland so selten auf der Bühne stand, hatte also nicht
nur mit dem Regietheater der achtziger Jahre zu tun.

An ihrem heutigen 80. Geburtstag ist es still um Montserrat
Caballé. Jahrelang hatte sie versucht, mit den Resten ihrer
Stimme, mit charmantem Humor und unglaublicher Selbstironie
Konzerte zu geben; viele Menschen kamen, weil sie sich bewusst
waren,  die  letzte  Protagonistin  einer  vergehenden  Ära  zu
erleben. Ihren 75. Geburtstag beging sie im April 2008 mit
einem Konzert in der Philharmonie Essen.



Das  neueste  Caballé-Album
mit fünf CD. Bild: EMI

Zu  einer  Abschiedstournee  will  die  Sängerin  dennoch  noch
einmal antreten – ungeachtet ihrer gesundheitlichen Probleme,
die ihr in den letzten Jahren schwer zu schaffen machten.
Abgesagt  ist  allerdings  schon  ihr  geplanter  Auftritte  in
Düsseldorf; angekündigt sind Wien am 30. April und im Herbst
Halle/Saale, Luzern und Linz.

Aus Anlass ihres Geburtstags hat die Plattenfirma EMI eine
fünf CDs umfassende Box aufgelegt: „The Sound of Montserrat
Caballé.  Her  great  opera  roles“  (EMI  7212962).  Zahlreiche
ihrer Gesamtaufnahmen – darunter Raritäten von Bellini und
Donizetti – sind noch auf dem Markt, unter anderem die von
Jürgen  Kesting  hoch  geschätzte  „La  Traviata“  mit  Carlo
Bergonzi unter Georges Pretre (RCA), „Don Carlo“ mit Placido
Domingo unter Carlo Maria Giulini (EMI 9668502) oder ihre
„Aida“ unter Riccardo Muti (EMI 6406302).


