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Antonio  Salieri  auf  einer  um  1815
entstandenen  Lithografie.

Ohne die „Tage Alter Musik“ in Herne wäre der 200. Todestag
Antonio Salieris in Deutschland sang- und klanglos vorüber
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gegangen. Mit einer konzertanten Aufführung seiner Oper „La
Grotta di Trofonio“ erinnerte das vom WDR und der Stadt Herne
getragene  Festival  an  den  1825  gestorbenen  einflussreichen
Komponisten, der für die Nachwelt nur noch als angeblicher
Rivale Mozarts in Erinnerung geblieben ist.

Wer  sich  mit  Salieris  Musik  befasst,  wird  immer  wieder
überrascht: Zwar bleibt sein melodischer Ausdruckswille hinter
dem  Mozarts  zurück;  auch  den  dichten,  von  Überraschungen
sprühenden  Satz  des  Salzburgers  sucht  man  bei  Salieri
vergebens.  Aber  der  formale  Erfindungsreichtum  und  der
souveräne  Umgang  mit  den  konventionellen  Formen  der
italienischen Oper belegen Salieris Meisterschaft ebenso wie
die  farbige  Instrumentationskunst.  Der  1750,  also  vor  275
Jahren,  im  oberitalienischen  Städtchen  Legnago  geborene
Komponist erweist sich außerdem als genuiner Dramatiker: Seine
Musik bleibt stets nahe am Text, passt ihre Formen elegant an
die  Situationen  an.  Vor  allem  hat  Salieri  das  Talent  zur
Satire – eine Facette, die Mozart kaum gepflegt hat.

In der nach der Uraufführung 1785 in Wien höchst erfolgreichen
„opera comica“ über die „Grotte des Trophonius“ kann sich
diese Vorliebe in schönsten Tönen ausleben. Das Libretto des
Klerikers  Giambattista  Casti,  eines  Meisters  spöttischer
Dichtungen,  gibt  ihm  die  passende  Vorlage.  Der  vom
griechischen Schriftsteller Pausanias detailliert geschilderte
Kult  um  das  Orakel  des  Trophonius  in  Böotien  war  den  in
antiker  Mythologie  wohlgebildeten  Kreisen  der  Opernbesucher
bekannt.

Philosophische Dilettanten und Esoteriker

Casti spinnt dieses Wissen ein in eine Gesellschaftssatire, in
der philosophische Dilettanten ebenso verspottet werden wie
der damals weit verbreitete Spiritismus, der sich im Glauben
an  allerlei  geheimnisvolle  Naturkräfte,  übersinnliche
Erscheinungen und okkulte Machenschaften äußerte. Mozart hat
in „Cosí fan tutte“ den damals verbreiteten Mesmerismus – eine

https://www1.wdr.de/radio/wdr3/musik/tagealtermusikherne/index.html


Heilmethode mittels magnetischer Kräfte – parodiert; Salieri
und Casti nehmen mit „elektrischen Dünsten, … die Nerven und
Muskeln erschüttern …“, die Esoterik der Zeit aufs Korn. Bei
ihnen ist der scharlatanische Zauberer Trofonio der Auslöser
aller Verwirrungen: Zwei Paare, die sich schon gefunden haben,
und  ein  Heiratspakt,  natürlich  nur  von  Männern  besiegelt,
geraten  durch  einen  Besuch  seiner  Zaubergrotte  gründlich
durcheinander.

Der Gang durch die Höhle verändert die Persönlichkeit: So wird
aus dem Verehrer Platons und Liebhaber antiker Philosophen
Artemidoro ein leichtfertiger Spötter; aus Plistene, der sich
in  der  Grotte  lediglich  ein  pikantes  Abenteuer  mit  einer
Nymphe verspricht, ein vergeistigter Jüngling. Für die beiden
Mädchen,  die  belesene  Ofelia  und  die  zu  jedem  Scherz
aufgelegte Dori ist der Wesenswandel ihrer Bräutigame eine
Katastrophe. Der Vater der beiden, schon durch seinen Namen
„Aristone“ als idealer Charakter im Sinne einer graecophilen
Aufklärung  gekennzeichnet,  versucht  zu  beschwichtigen.
Vergeblich. Trofonio verwandelt schließlich die beiden jungen
Männer zurück. Doch bevor sie ihre Bräute wiedersehen, geraten
diese in die Grotte und werden zu Opfern des Zaubers.

Beim nächsten Treffen ist die Verwirrung komplett: Dori, auf
einmal  „Weisheit,  Reife,  Ernst“  suchend,  kann  mit  ihrem
flatterigen Plistene nichts mehr anfangen; Ofelia, ungeniert
frech, setzt ihrem wieder würdevoll gewordenen Artemidor mit
selbstbewusstem Spott zu. Die Rettung ist die Rückverwandlung
seiner Töchter auf Bitten des verzweifelten Vaters. Trofonio
besingt  mit  Pauken  und  Trompeten  den  Triumph  seiner
Zauberkünste. Zum guten Ende wird die unveränderliche, treue
Liebe  besungen  und  der  Hexenmeister  mit  seinen  geheimen
Wissenschaften bleibt zurück.

Musikalische Anspielungen und Ironisierungen

Es  ist  wie  bei  Jacques  Offenbach:  Humor  hat  ein  kurzes
Verfallsdatum,  und  da  wir  Anspielungen,  Ironisierungen,



Parodien  und  Übertreibungen  oft  nicht  mehr  erkennen,
erschließt sich der Sinn vieler seiner Buffonerien nur über
die  kulturelle  Vermittlung  einer  verständigen  Inszenierung.
Auch Castis ungenierte Ironie braucht Vorwissen, um verstanden
zu werden – sonst geraten die Konstellationen und Charaktere
seiner Komödie ins Blässlich-Schematische.

Die Münchner Hofkapelle in Herne. (Foto: Thomas Kost)

Salieris  Musik  ist  da  ein  Heilmittel:  Die  pathetischen
Dreiklänge, der chromatische Abstieg der Melodielinie und die
jähen  Akzente  der  Ouvertüre  lassen  sich  unschwer  als
Anspielungen auf die Tragödien Christoph Willibald Glucks (und
Salieris eigene tragische Opern) verstehen. Das Allegro kommt
beschwingt  gassenhauerisch  daher.  Ein  großer  Auftritt
Aristones  erklärt  mit  einer  Gleichnisarie  die  so
unterschiedlichen  Charaktere  seiner  beiden  Töchter,  spielt
aber  auch  auf  die  beiden  Flüsse  Lethe  (Vergessen)  und
Mnemosyne (Erinnern) an, die im Trophonius-Kult eine Rolle
spielen. Nikolay Borchev erklärt die beiden Ströme aus einer
Quelle mit ausladendem Bassbariton, während das Orchester das
Wasser über die Steine springen und schäumen lässt.

Prägnante musikalische Charakterisierung



Maria  Hegele  bei  der  konzertanten  Aufführung  von
Salieris „La Grotta di Trofonio“ in Herne. (Foto: Thomas
Kost)

Auch  die  beiden  jungen  Damen  sind  musikalisch  prägnant
charakterisiert: Maria Hegeles Mezzsopran kleidet das sanfte
Pathos der ernsten Ofelia in gepflegtes Singen, das sich auch
in  gerundeten  Haltetönen  und  kunstvoller  messa  di  voce
bewährt.  Später  bringt  sie,  zu  witziger  Leichtlebigkeit
verwandelt,  ihre  trällernden  Frechheiten  gekonnt  über  die
Rampe. Mit frischem, hellem Timbre stellt Elisabeth Freyhoff
die  unbeschwerte  Dori  vor,  die  im  zweiten  Akt  nach  einer
prachtvollen  Arie  in  komischer  Ernsthaftigkeit  in
gravitätische  Tiefe  hinabsteigt.

Jan  Petryka  darf  nach  den  lautmalerisch
durcheinanderzwitschernden  Vöglein  im  Forst  in  breiter
lyrischer Kantilene die erhabenen Empfindungen des Philosophen
in Waldes Wonne besingen, während das Orchester im Mittelteil
seiner Arie das Lärmen der Stadt imitiert. Für den galanten
Schelm Plistene findet der bewegliche Tenor von Jorge Navarro
Colorado den richtigen Ton. Erst in der zehnten Szene hat



Jonas Müller als Trofonio seinen großen Auftritt und beschwört
in  unverkennbar  ironisch  getöntem  Pathos  die  „unsichtbaren
Geister“, bevor er den wissbegierigen Artemidor in seine Höhle
lockt. Mit Pauken und Trompeten besingt er im zweiten Akt
seine bleibende Zaubermacht.

Dirigent Rüdiger Lotter. (Foto: Thomas Kost)

Unter  Leitung  von  Rüdiger  Lotter  zeigt  sich  die  Münchner
Hofkapelle  nach  unscharf  artikuliertem  Beginnen  allen
augenzwinkernden  Wendungen  und  ironischen  Spitzfindigkeiten
von Salieris Musik gewachsen. Da lassen die Streicher die
erhabene Lyrik triefen, lachen die Bläser über hochgestimmtes
Philosophieren,  ergießt  sich  das  Orchester  in  edler
melodischer  Einfalt  á  la  Gluck  und  kontrastiert  sie  mit
leichtfüßigen  Weisen  aus  der  Buffa.  Das  Tempo  und  die
Verwirrungen  des  ersten  Finales  weisen  schon  auf  Rossini
voraus;  auch  das  Männerterzett  im  zweiten  Akt  –  von
Zeitgenossen gepriesen, aber auch für geschmacklos gehalten –
ist mit seinem wiederholten „qua, qua, qua“ ein herrliches
Beispiel sprachlich-musikalischen Slapsticks, wie wir ihn bei
Rossini und Offenbach wiederfinden.

Bis zum 16. Dezember im Internet-Auftritt des WDR nachzuhören



Dass sich die Beschäftigung mit Antonio Salieri lohnt, hat
diese Aufführung bei den „Tagen Alter Musik“ bewiesen. Der WDR
hat damit vorbildlich seinen Kulturauftrag erfüllt und für das
Salieri-Gedenkjahr  einen  wertvollen  Beitrag  geliefert.  Denn
ansonsten bleibt die Ausbeute zum 275. Geburtstag und 200.
Todestag  des  Wiener  Hofkapellmeisters  mager,  trotz  der
verdienstvollen Arbeit von Jürgen Partaj und seiner Initiative
„SALIERI 2025“ in Wien, die etwa viele Schätze aus Salieris
kirchenmusikalischem Schaffen zu Gehör gebracht hat.

Aber die europäische Opernszene nahm von den Jubiläen kaum
Notiz. Nur in seiner Heimatstadt Legnago im Veneto gab es im
Oktober eine szenische Aufführung von Salieris „Falstaff“; am
Salzburger Landestheater setzten Alexandra Liedtke (Regie) und
Carlo Benedetto Cimento (Dirigat) die fantastische Oper „Il
Mondo alla Rovescia“ in Szene, in der in damals komischer
Verdrehung  die  Frauen  auf  einer  von  einer  Generalin
beherrschten  Insel  die  Macht  haben.

Dass aus der Zusammenarbeit Salieris mit Giovanni Battista
Casti außer der bekannten Theaterpersiflage „Prima la musica,
poi le parole“ zwei weitere musikalische Satiren entsprangen,
ist leider fast völlig unbekannt. Beide Opern durften aus
Gründen politischer Opportunität nicht uraufgeführt werden und
kamen  erst  im  20.  Jahrhundert  zu  Bühnenehren:  „Catilina“
(Darmstadt, 1994) ist eine makabre Abrechnung mit politischen
Intrigen; „Cublai, gran Kan dei‘ Tartari“ (Würzburg, 1998)
eine bissige Satire auf höfische Machtspiele. Auch die großen
Tragödien  Salieris  wie  „Les  Danaïdes“  harren  darauf,
Jahrzehnte nach ihrer Wiederentdeckung wieder eine kritische
Würdigung auf der Bühne zu erfahren.

Antonio Salieris Oper „La Grotta di Trofonio“ ist bis 16.
Dezember  im  Internet  nachzuhören:
https://www1.wdr.de/mediathek/audio/wdr3/konzert/audio-tage-al
ter-musik-in-herne–wiener-griechen-100.html
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Amor  reist  auf  Französisch:
Rarität von Joseph Bodin de
Boismortier  bei  den  Tagen
Alter Musik in Herne
geschrieben von Werner Häußner | 27. November 2025

Das  Ensemble  der  Aufführung  von  Joseph  Bodin  de
Boismortiers  „Wege  der  Liebe“  in  Herne:  das  Orfeo
Orchestra,  der  Purcell  Choir,  Solisten  und  Dirigent
György Vashegyi. Foto: WDR/Thomas Kost

Joseph Bodin de Boismortier hat sich kaum mit dem Musiktheater
beschäftigt.  Anders  als  sein  Zeitgenosse,  der  geniale
Harmoniker Jean-Philippe Rameau, hat er gerade einmal fünf
einschlägige Werke hinterlassen; immerhin wurden drei davon am
bedeutendsten  musikalischen  Institut  der  Zeit,  der  Pariser
Académie royale, aufgeführt. Seinen Nachruhm hat sich der aus
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dem lothringischen Thionville stammende Komponist vor allem
mit seinem Œuvre für Traversflöte gesichert.

Musik  war  im  Uraufführungsjahr  1736  seines  als  „ballet“
bezeichneten Bühnenwerks „Les Voyages de l’Amour“ („Wege der
Liebe“)  eine  durchaus  kommerzielle  Angelegenheit,  die  dem
offenbar  geschäftstüchtigen  Boismortier  zu  erheblichem
Wohlstand verhalf. Eingängig und abwechslungsreich musste ein
solcher Vierakter (plus Prolog) sein, das Publikum bei Laune
halten, mit Überraschungen und Effekten nicht geizen. Dafür
ist die Reise des Liebesgottes Amor genau der richtige Stoff:
Er, der andere glücklich macht, selbst aber unglücklich ist,
reist auf Anraten des Frühlingsboten Zéphyre durch die Welt,
um ein treues Herz für einen ewigen Bund zu finden. Allein, es
kommt, wie es kommen muss: Stadt und Hof haben beständige
Liebe nicht zu bieten. Nur auf dem Dorfe, unter den einfachen
Schäfern, findet sich bei der schlichten Daphné die ehrliche
Treue.

Stadt und Hof kennen keine treue Liebe

In launigen zweieinhalb Stunden reiht das Libretto des damals
erst 21jährigen Charles-Antoine le Clerc de la Bruère die
unterschiedlichen Emotionen aneinander, verbindet Hoffnung und
Enttäuschung,  Übermut  und  Wehmut,  eitle  Beschränkung  und
überhebliche  Gefühlskälte,  um  den  rücksichtslosen
Aufstiegswillen  der  neuen  städtisch-bürgerlichen  Kreise  und
die intrigante Gesellschaft in diesem Fall sogar am Hof des
römischen Augustus gemessen aber deutlich zu kritisieren. Die
„Tage Alter Musik“ in Herne fanden mit diesem seit langem
ungespielten Werk einen würdigen musikalischen Abschluss.

Dass sich der Abend vor allem im ersten Teil in die Länge zog,
lag nicht an der quirlig abwechslungsreichen Musik von Joseph
Bodin de Boismortier, auch nicht an der vorzüglichen Leistung
des  warmtönig,  flexibel,  stilgerecht,  aber  ohne  trocken-
harsche historische Informiertheit aufspielenden ungarischen
Orfeo Orchestra. Die gefühlte Zähigkeit ergibt sich einfach



aus dem Fehlen der Szene, die man sich dem Geschmack der Zeit
entsprechend nicht bunt, üppig und originell genug vorstellen
kann.

Für  die  Traversflöte  schrieb  Boismortier  zahlreiche
Werke und schuf sich damit Nachruhm als Komponist. Drei
der damals hochmodernen Instrumente setzt er auch in
seiner Oper ein. Foto: WDR/Thomas Kost.

Die Zuhörer waren also zurückverwiesen auf die Farben, die
sich Boismortier in seiner Instrumentierung einfallen ließ.
Eine  höchst  angenehme  Entschädigung  freilich,  denn  das
Orchester  ist  nicht  nur  umfangreich  besetzt,  sondern
Boismortier  setzt  die  Instrumente  auch  sehr  gekonnt  und
gezielt  ein:  Das  Solo-Fagott  (Dóra  Király)  hat  fulminante
Auftritte, die drei Flöten kommen zu wohlklingendem Recht,
eine Viola da gamba, drei Celli und zwei Kontrabässe sorgen
für ein sattes und federnd agiles Bassfundament. Und Kapolcs
Kovács  zaubert  mit  seiner  Musette  de  cour,  einer  im  18.
Jahrhundert  modischen  Sackpfeife,  einen  lärmend-exotischen
Beitrag  ins  Klangbild,  damit  die  Schäfer-Idylle  auch  den
entsprechend ländlichen Ausdruck gewinnen möge.

György Vashegyi leitet die Ensembles – der Purcell Choir tritt



immer wieder klangvoll hinzu – mit unspektakulärer Umsicht und
versierter  Übersicht.  Vashegyi  macht  auch  deutlich,  wie
Boismortier den Rhythmus als Bedeutungsträger einsetzt – eine
Kunst,  die  ein  Jahrhundert  später  Compositeurs  wie  Daniel
François Esprit Auber zu unterhaltsamer Perfektion gebracht
haben.

Vom „Singen mit den Augen“

Im Ensemble der Solisten sind die Sitten und Unsitten der Art
zu erleben, wie man heute „historisch informiert“ zu singen
pflegt.  Nett  gebildet,  intonatorisch  lupenrein,  beweglich,
aber  flach,  zuweilen  spitz  in  der  Tongebung  und  kaum  zu
vokalen  Farben  fähig,  präsentieren  sich  Sängerinnen  wie
Adriána Kalafszky mit niedlichem, kopfbetontem, nicht selten
aber anämischem Klang. Judith van Wanroij gelingt es bis auf
das Duett im Finale, den klein und eng gezwungen wirkenden
Ton, der in der Szene lange Mode war, zu meiden. Sie singt mit
begrenztem, aber klar fokussiertem und abgerundetem Sopran,
der  seinen  Klang  ohne  Druck  in  den  Raum  projiziert.  Auch
Eszter Balogh kann, da ihre Stimme natürlich und unforciert
wirkt, ausgezeichnet artikulieren.

Bei Katia Velletaz trifft das Bonmot eines alten italienischen
Gesangslehrers zu, der einmal bemerkte, man „singe mit den
Augen“.  Wie  sie  strahlt  und  leidet,  Schalk  und  Hoffnung
ausdrückt, überspielt gekonnt, wo ihr Töne trocken oder zu
vibratoreich entschlüpfen. Der einzige männlich Sänger, Lóránt
Najbauer,  darf  seinen  klar  umrissenen  Bariton  in  virtuose
Schlachten  mit  einem  unglaublich  fingerfertigen  Kontrabass
schicken  und  sich  im  zweiten  Akt  als  Wahrsager  in  einer
erregten Gewitterszene bewähren.

Brillanz und dunkelsamtiges Timbre



In der Partie von „L’Amour“:
Chantal  Santon-Jeffery.
Foto:  WDR/Thomas  Kost.

Den  Titelhelden  hat  in  der  Uraufführung  ein  Haute-Contre
gesungen, ein Tenor mit hoher Tessitura und der Fähigkeit,
dank technisch raffinierter Mischung von Brust- und Kopfstimme
bis zum zweigestrichenen „d“ zu kommen, ohne dass es – im
Idealfall – eng oder quäkend geklungen hat. Heute versucht
man, diese Technik mit wechselndem Erfolg wiederzuentdecken;
Boismortier selbst hat wohl (auch) eine Besetzung mit einem
dunkel timbrierten Sopran mit guter Tiefe vorgesehen, wie es
in Herne der Fall war: Chantal Santon-Jeffery brilliert mit
ihren Registern und einem dunkelsamtigem Timbre. Sie gestaltet
die Worte sorgsam und setzt auf farbiges Ausdeuten des Textes
mit stimmlichen Mitteln.

Vor allem im ersten Teil des Abends setzt sie aber auf Druck:
Der Ton wirkt dann unfrei und unter Spannung gesetzt statt
locker  fließend  und  rund,  was  sich  im  lyrischen  Legato
deutlich bemerkbar macht. Im Endeffekt überwindet der Charme
ihres  Singens  die  limitierte  Technik  und  die  allegorische
Figur des Amor wird zu einem liebeslustigen Operngeschöpf aus
Fleisch  und  Blut.  Schlussendlich  triumphieren  die
„zärtlichsten Begierden“ und der Liebesgott Hymen hebt zum
Fluge an.

Das Publikum feiert eine Aufführung, mit der die „Tage Alter
Musik“  wieder  einmal  Profil  und  Entdeckerfreude  bewiesen
haben.



Die  Aufführung  ist  noch  einen  Monat  im  WDR  Konzertplayer
nachhörbar:
https://konzertplayer.wdr3.de/klassische-musik/konzert/tage-al
ter-musik-in-herne-les-voyages-de-lamour/

 

 

Vortrag statt Drama: Debussys
„Pelléas  et  Mélisande“  bei
den  „Tagen  Alter  Musik“  in
Herne
geschrieben von Werner Häußner | 27. November 2025
Opern-Uraufführungen haben mitunter eine lange Vorgeschichte:
Komponisten  besprechen  die  ersten  Entwürfe  mit  Freunden,
führen  Teile  im  privaten  Kreis  auf,  stellen  Auszüge  der
Öffentlichkeit vor. Manche Werke, wie etwa die „Tage“ von
Karlheinz  Stockhausens  „Licht“-Zyklus,  wurden  überhaupt
abschnittweise uraufgeführt.
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Roger Padullés (Pelléas), Lore Binon (Mélisande) und
Pierre-Yves  Pruvot  (Golaud)  bei  der  Aufführung  von
Claude Debussys Oper in der Fassung von Marius Constant
in Herne. Foto: WDR/Thomas Kost

Bei Claude Debussys „Pelléas et Mélisande“ wissen wir, dass in
den  beinahe  zehn  Jahren,  in  denen  der  Komponist  um  die
musikalische Form des Stoffes von Maurice Maeterlinck rang,
immer wieder Teile im privaten Kreis erklangen. Die „Tage
Alter Musik“ in Herne versuchten, diese intime Form für das
Heute  einzuholen:  Das  Festival  öffnete  mit  den  1992
entstandenen „Pelléas-Impressionen“ des Debussy-Kenners Marius
Constant einen experimentellen Blick auf die Musik, die gerade
durch den Eindruck des „Unfertigen“ – statt des Orchesters
tragen nur zwei Klaviere die Aufführung – in die Tiefe der
Absichten Debussys hineinreichen möchte.

Denn  entgegen  landläufiger  Meinungen  war  der  Klang  des
Orchesters  für  Debussy  nicht  der  entscheidende  Parameter,
sondern die Form: eine bestimmte rhythmische Figur (Golaud),
eine  Tonfolge  (Mélisande)  oder  eine  zunächst  unauffällige
Wendung  (Pelléas).  Die  festgelegten  Formen  der  klassischen
Durchführungstechnik,  aber  auch  Wagners  dramaturgisch
gebundene Musik interessierten ihn nicht; er war auf der Suche

https://www1.wdr.de/radio/wdr3/musik/tagealtermusikherne/index.html
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nach etwas, was er in einer Notiz für die Opéra-comique, der
Stätte der Uraufführung, beschrieb als eine Freiheit, „welche
auf  den  geheimnisvollen  Entsprechungen  zwischen  Natur  und
Phantasie“ beruhen sollte. Die Instrumentierung, die uns heute
gerne  als  entscheidend  für  die  suggestive  Wirkung  der
symbolistischen  Handlung  erscheint,  wurde  dagegen  vor  der
Uraufführung 1902 in ziemlicher Hast erstellt. Selbst während
die  erste  Serie  der  Vorstellungen  schon  lief,  veränderte
Debussy noch die Instrumentierung und die Zwischenspiele.

Claude  Debussy.
Porträtfotografie
eines  unbekannten
Autors.  Foto:  Edvard
Grieg Archives, Bergen
Public Library

Die auf 95 Minuten konzentrierte Version Constants reduziert
die Musik auf ihr tragendes Skelett. Ein Experiment, das zum
Vorschein bringt, dass die Raffinesse von Debussys Musik nicht
im  Klang  zu  suchen  ist.  Aber  auch  mit  einer  gewissen
Gnadenlosigkeit  offenbart,  dass  sich  Debussy  trotz  allen
Sträubens  nicht  aus  dem  Bann  Wagners  lösen  konnte.  Vom
Orchester entblößt, erscheinen ganze Strecken in der Musik
anämisch  ausgetrocknet,  beschränkt  sich  der  Reiz  des



Harmonischen immer wieder auf punktuelle Impulse, muss sich
auch  die  Deklamation  der  Sänger  ohne  den  Schmelz  des
klanglichen  Flusses  behaupten.

Eindruck des Unvollendeten

Obwohl  sich  das  Klavierduo  Yin-Yang  (Jan  Michiels,  Inge
Spinette)  an  zwei  historischen  Blüthner-Flügeln  mit  aller
Intensität  darum  bemüht,  Anschlag,  Phrasierung,  Metrum,
Akzentuierung so belebt und subtil wie möglich zu gestalten –
und  es  gelingen  berückende  Momente  bis  zu  den  unendlich
geheimnisvollen Glockenschlägen am Ende –, bleibt doch der
Eindruck  des  Unvollendeten:  Eine  Salon-Aufführung  ist  eben
vorläufig, die volle Gestalt des Werkes enthüllt sich erst auf
der Bühne.

Von  den  Personen  Debussys  ist  Golaud  am  wenigsten  in  die
psychische  Alltagserfahrung  transzendierende  Sphäre  des
Symbolischen enthoben. Er ist ein Mann der Tat, der klaren
Vorstellungen,  der  definierten  Gefühle,  aber  auch  eine
tragische Figur des Nichtverstehens, der mit den uneindeutigen
seelischen Schlieren einer Mélisande nichts anfangen kann: Die
„Wahrheit“ will er bis zum Schluss erfahren, ohne zu erfassen,
dass  diese  nicht  eindeutig,  vielleicht  nicht  einmal
aussprechbar sein kann. Pierre-Yves Pruvot singt die inneren
Zerreißproben, die brennende Eifersucht und die verzweifelte
Aggressivität  mit  seinem  substanzvollen,  dramatisch
auffahrenden, manchmal gezwungen groben Bariton, ohne Blühen
der Bögen und innere Freiheit des Tones, aber mit dem Druck
einer in sich ratlos gefangenen Seele.

Nur zufällig in diese Welt verirrt

Lore Binon singt eine fragile, aber auch entschieden sich
selbst  treue  Mélisande.  In  ihrem  Ton  entäußert  sich  eine
Seele, die wie ein verwehendes Gespinst ungreifbar ist, als
habe  sie  sich  nur  zufällig  in  eine  materiell-körperliche
Manifestation in dieser Welt verirrt. Sie ist, wie die anderen



Sänger auch, genötigt, noch genauer als mit einem stützenden
Orchester zu phrasieren und den Ton zu bilden, was ihr in
sanfter Expression gelingt. Roger Padullés als Pelléas wirkt
eher wie Mélisandes entrückter Bruder; sein manchmal leicht
gaumig gefärbter Tenor kennt kaum jugendlich-energische Töne,
sein Klang entspricht eher der morbiden Blässe eines Lichtes
im Nebel. Einspringer Thomas Dear als Arkel ist zu sehr mit
dem Vortrag seiner Noten beschäftigt; die ausgedünnte Stütze
vor allem in der Höhe verhindert, dass sein Ton Farbe und
Ausdruck gewinnt.

Camille  Bauer  erfasst  als  Yniold  das  anfangs  unberührte
Zutrauen  des  Kindes,  aber  die  wachsende  Panik,  die
verständnislose Verzweiflung über die Ausbrüche und Attacken
des eifersüchtigen Golaud bleiben zu verhalten. Die Rolle der
Geneviève ist auf zwei Briefszenen eingedampft; Julie Bailly
erfüllt sie mit wohltönender Würde. Bei allen Gesangssolisten
ist das Fehlen der Aktion auf der Bühne zu spüren. Ohne die
Magie des Raumes, ohne die szenische Annäherung an das Nicht-
Sagbare rutscht die Aufführung immer wieder zum musikalischen
Vortrag ab, gehalten vor teilnahmslosen Notenpulten. Da helfen
auch die Texte, in „kinetischer Typographie“ (Klaas Verpoest)
an die schwarzen Wände geworfen, nicht weiter.

Die Aufführung wurde vom WDR live übertragen und ist 30 Tage
lang  im  WDR  Konzertplayer  nachzuhören:
https://konzertplayer.wdr3.de/klassische-musik/

Verstehen und Verwirren: Die
Tage  Alter  Musik  in  Herne

https://konzertplayer.wdr3.de/klassische-musik/
https://www.revierpassagen.de/101710/verstehen-und-verwirren-die-tage-alter-musik-in-herne-erschliessen-musikalische-kommunikation/20191010_1145
https://www.revierpassagen.de/101710/verstehen-und-verwirren-die-tage-alter-musik-in-herne-erschliessen-musikalische-kommunikation/20191010_1145


erschließen  musikalische
Kommunikation
geschrieben von Werner Häußner | 27. November 2025

Das Ensemble La Reverdie. © Fabio Fuser

Was sagt uns Musik? Sind die Töne tatsächlich, wie E.T.A.
Hoffmann behauptet, das Reich des Ahnungsvollen, Unsagbaren?
Ist Musik ein präzises Zeichensystem, eine quasi mathematische
Sprache?  Hat  sie  eine  Botschaft,  die  sich  wie  eine
Verlautbarung  wiedergeben  lässt?  Oder  entzieht  ihr
Kunstcharakter sie nicht von vorneherein jeder Festlegung?

Was das „Wesen“ der Musik sei, darüber lässt sich nicht nur
trefflich streiten. Dieser Frage nähern sich auch alle Epochen
auf jeweils andere Weise.

Für ein so hochkomplexes Thema haben die diesjährigen „Tage
Alter Musik“ in Herne einen wunderbar erschließenden Zugang
gefunden:  Vom  14.  bis  17.  November  dreht  sich  das

https://www.revierpassagen.de/101710/verstehen-und-verwirren-die-tage-alter-musik-in-herne-erschliessen-musikalische-kommunikation/20191010_1145
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konzentrierte,  feine  Festival  um  musikalische  Kommunikation
zwischen  „Verstehen“  und  „Verwirren“,  also  um  bewusste
Klarheit, absichtsvolle Verunklarung, offene Stellen in einem
scheinbar  ausreichend  definierten  System  von  erklärbaren
Zeichen.

Die  blass  scheinende  Theorie  treibt  dabei  ihre  Blüten  am
grünen Baum musikalischer Praxis: Ensembles aus ganz Europa –
darunter  eine  Reihe  von  Festival-Debütanten  –  richten  den
Blick in zehn durchweg originellen Programmen auf Musik vom
Spätmittelalter  bis  in  die  Zeit  Claude  Debussys.  WDR  3
Kulturradio wird in vier Live-Übertragungen und einer Reihe
von  späteren  Ausstrahlungen  über  die  Region  hinaus  ein
internationales Publikum ansprechen.

The  Tallis  Scholars
kommen nach Herne. Das
angesehene  englische
Ensemble  tritt  am  15.
November  in  der
Kreuzkirche auf. © Nick
Rutter

Vokalmusik steht im Zentrum der vier Tage: Zu Beginn erklingen
am Donnerstag, 14. November, 20 Uhr, in der Kreuzkirche in

https://www.herne.de/PDF/Kultur/herne-programm-tage-alte-musik-100.pdf


Herne Gesänge des blinden Florentiner Komponisten Francesco
Landini.  Die  Mittelalter-Formation  „La  Reverdie“  stellt
Ballate und Madrigale vor, von denen mehr als 150 erhalten
sind. Landini war ein universal gebildeter Intellektueller an
der Schwelle zur Renaissance, der dank einer zeitgenössischen
Biografie auch als Person greifbar ist. Seine Musik spricht
von einer reichen inneren Gefühlswelt.

Gefühle nach außen kehren und nachvollziehbar machen: Davon
lebt die Oper. Zum Abschluss der „Tage Alter Musik“ findet
eine  respektable  Trouvaille  den  Weg  auf  die  Bühne  des
Kulturzentrums Herne: Joseph Bodin de Boismortier schrieb 1736
eine Oper über die Wege der Liebe („Les Voyages de l’Amour“),
eine unterhaltsame Bühnenstudie über die Kraft dieses Urtriebs
menschlicher Existenz. In Zusammenarbeit mit dem Centre de
Musique  Baroque  de  Versailles  erlebt  dieses  Juwel  des
Musiktheaters  am  Sonntag,  17.  November,  19  Uhr,  nach  283
Jahren seine erste Wiederaufführung. Zuvor um 16 Uhr gibt es
in  der  Kreuzkirche  repräsentative  geistliche  Musik:  Das
Requiem  Es-Dur  schrieb  der  Stuttgarter  Hofkapellmeister
Niccolò Jomelli 1756 aus Anlass des Todes von Maria Augusta,
der  Mutter  Herzog  Carl  Eugens  von  Württemberg.  Das  Werk
verbreitete sich damals in ganz Europa.

Die  Oper  ist  es  auch,  die  den  „Tagen  Alter  Musik“  einen
Ausflug in die Moderne ermöglicht: Am Freitag, 15. November,
20  Uhr,  ist  im  Kulturzentrum  Claude  Debussys  „Pelléas  et
Mélisande“ in einer ungewöhnlichen Form zu erleben: Der auch
von Debussy gepflegten Gewohnheit, Werke – oder Teile davon –
in  Aufführungen  in  Salons  zu  präsentieren,  folgt  eine
Bearbeitung der Oper für Singstimmen und zwei Klaviere des
Neue-Musik-Repräsentanten  Marius  Constant.  Gespielt  von  Jan
Michiels und Inge Spinette an zwei Blüthner-Flügeln führt die
Fassung zurück zu den intimen Konzerten, in denen Debussy
seinen Freunden seine neuen Kompositionen vorstellte.



Kaum  mehr  bekannte
Bläsermusik  spielt  das
Schwanthaler
Trompetenconsort. © Reinhard
Winkler

All diese Musik folgt bestimmten Vorgaben oder reagiert auf
Anlässe. Am deutlichsten ihrem Zweck verhaftet ist die Musik,
die am 17. November, 11 Uhr, im Kulturzentrum vorgestellt
wird: Das österreichische Schwanthaler Trompetenconsort spielt
vergessene  Musik  von  nicht  immer  zweifelsfreiem
Kunstcharakter:  Kriegssignale  und  virtuos-repräsentative
Fanfaren  kombinieren  die  Spezialisten  für  diverse
Blasinstrumente mit unterhaltsam konzertanter Musik, wie sie
etwa von Militärkapellen bei Platzkonzerten, im Tanzsaal oder
bei offiziellen Feiern gespielt wurde. Komponisten wie der
Würzburger Militärmusiker und Arrangeur Joseph Küffner waren
zu ihrer Zeit sehr populär, sind aber heute völlig unbekannt.

Am anderen Pol musikalischen Schaffens angesiedelt ist die
Musik, die das Ensemble Vintage Köln am Samstag, 16. November,
20 Uhr, im Kulturzentrum vorstellt: Von der „Kunst der Fuge“
Johann Sebastian Bachs über Kontrapunkt-Studien etwa von Henry
Purcell oder William Byrd bis hin zu aktuellen Kompositionen
des Bratschers des Ensembles, Sebastian Gottschick, bringt es
die  Kombinationskunst  zum  Klingen,  in  der  die  Musik
unbeeinflusst von Wort oder Gefühl, Anlass oder Zweck ganz bei
sich bleibt. – Ergänzt wird das Programm von der Ausstellung
im  Foyer  des  Kulturzentrums,  die  sich  Blas-  und



Saiteninstrumenten  widmet  und  einen  Überblick  über  den
technischen und künstlerischen Stand des Nachbaus historischer
Musikinstrumente geben will.

Infos auf den Webseiten der Stadt Herne und des Westdeutschen
Rundfunks. Dort gibt es auch Hinweise zum Kartenvorverkauf bei
ProTicket  Vorverkaufsstellen,  online  oder  telefonisch  unter
(0231) 917 22 90.

Zorn  und  Geiz,  Hochmut  und
Wollust: Bei den Tagen Alter
Musik stand Herne vier Tage
im  Zeichen  der  sieben
Todsünden
geschrieben von Werner Häußner | 27. November 2025

43.  Tage  Alter  Musik  in
Herne:  der  Dirigent  und
Stradella-Experte  Andrea  De
Carlo. Foto: WDR/Thomas Kost

Die  Sünde  war  in  der  Geistes-  und  Glaubensgeschichte  der
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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

Die  40.  Tage  Alter  Musik:
Frühe Kult-Oper „Camilla“ und
mehr beim Festival in Herne
geschrieben von Werner Häußner | 27. November 2025

Das Ensemble „Vox Werdensis“
bei  seinem  Konzert  in  der
Kreuzkirche in Herne. Foto:
Thomas Kost/WDR

Vor  40  Jahren  war  das  schon  ein  bisschen  irre:  Als  der
damalige Kulturdezernent der Stadt Herne, Joachim Hengelhaupt,
1976  die  Idee  umsetzte,  Instrumente  für  Alte  Musik
auszustellen  und  einige  kleine,  feine  Konzerte  zu
veranstalten,  konnte  er  noch  nicht  auf  eine  vielfältige
„Szene“ in diesem Sektor bauen. Und der Westdeutsche Rundfunk,
der sich mit Herne zusammentat, leistete echte Pionierarbeit
in einem Feld, das heute „Kult“ ist: Festivals, Ensembles,
aber  auch  Musikwissenschaft  und  Musizierpraxis  haben  sich

https://www.revierpassagen.de/33220/die-40-tage-alter-musik-fruehe-kult-oper-camilla-und-mehr-beim-festival-in-herne/20151117_1833
https://www.revierpassagen.de/33220/die-40-tage-alter-musik-fruehe-kult-oper-camilla-und-mehr-beim-festival-in-herne/20151117_1833
https://www.revierpassagen.de/33220/die-40-tage-alter-musik-fruehe-kult-oper-camilla-und-mehr-beim-festival-in-herne/20151117_1833


seither rasant weiterentwickelt.

Die  Festival-Macher  seit
1976.  Von  links:  Klaus  L
Neumann  (ehemaliger
künstlerischer  Leiter),
Joachim  Hengelhaupt
(Kulturdezernent  a.D.  und
Festivalgründer),  Richard
Lorber  (künstlerischer
Leiter).  Foto:  Thomas
Kost/WDR

Zur  Erinnerung:  Die  ersten  Harnoncourt-Aufnahmen  bei
Telefunken  waren  damals  gerade  mal  fünf  Jahre  alt  und
Ensembles wie der Concentus Musicus oder Gustav Leonhardts
Leonhardt-Consort  agierten  am  Rand  des  Konzertbetriebs  für
eine  kleine  Gemeinde  Begeisterter.  Historische
Aufführungspraxis war für die meisten klassischen Musiker ein
exotisches  Hobby  einiger  Enthusiasten,  eine  Ausbildung  an
Hochschulen noch alles andere als üblich.

Aber immerhin hatte es in Nordrhein-Westfalen mit der Cappella
Coloniensis das erste Orchester weltweit gegeben, das im Sinne
der historischen Aufführungspraxis musizierte. Ihr Debüt am
18.  September  1954  im  Sendesaal  des  Funkhauses  am
Wallraffplatz in Köln erfuhr internationale Beachtung; einer
ihrer Gründerväter, Eduard Gröninger, war Musikwissenschaftler
beim damaligen NWDR.



Heute sieht das anders aus: Ensembles und Festivals sprossen
aus dem sprichwörtlichen Boden, genährt von Wissbegier und
Lust an neuen Klängen und vergessener Musik. Weit über Bach
und Barock hinaus richtet sich der Blick zurück in älteste
mittelalterliche  Überlieferungen,  aber  auch  auf  die  Musik
anderer  Zonen  und  Völker.  Ein  Konzert  wie  das  der  „Vox
Werdensis“  unter  Stefan  Klöckner,  der  an  der  Folkwang
Universität Essen das Institut für Gregorianik leitet, ist
heute nichts Ungewöhnliches mehr.

Stefan  Klöckner:  Er
rekonstruierte  die
liturgische  Musik  für  den
heiligen  Ludgerus.  Foto:
Thomas  Kost/WDR

Die  männlich  markanten,  traumhaft  intonationssicheren,  auf
Raum und Wort ausgerichteten Männerstimmen geleiteten in der
Kreuzkirche in Herne durch einen idealtypischen liturgischen
Tag  zu  Ehren  des  heiligen  Liudger:  hochmittelalterliche
geistliche Musik aus der Abtei Werden, bei der ein Einfluss
der heiligen Hildegard von Bingen nicht ausgeschlossen werden
kann. Das Konzert zeigte, was auch in einem gut erforschten
Bereich  noch  an  Fortschritt  möglich  ist:  Instrumente  wie
Glockenspiel, Drehleier, Traversflöte und die lautenähnliche
Quinterne gehören – wie mittelalterliche Abbildungen nahelegen
– zur Aufführung des einst rein vokal angenommenen Chorals.

Mit  dem  Abschlusshymnus  („Confessor  o  dignissime“)  stellte



Klöckner  das  Experiment  einer  metrisch  gebundenen
Interpretation vor, wie er sie aus zeitgenössischen Quellen
als  wahrscheinlich  erschlossen  hat:  Der  zeitlos  getragene
Choralgesang gewinnt plötzlich rhythmischen Schwung und eine
„weltliche“  Artikulation.  So  folgt  die  Musik  vertieften
Einblicken  in  die  mittelalterliche  Theologie,  die  so
weltabgewandt und zeitenthoben, wie sie einst verklärt wurde,
eben nicht gewesen ist.

Das  Kulturzentrum  in
Herne  –  einer  der
Veranstaltungsorte
der Tage Alter Musik.
Foto: Werner Häußner

„Kult“ war das Thema der 40. Tage Alter Musik in Herne, und
der verantwortliche WDR-Redakteur Richard Lorber verengt den
Begriff weder auf den gottesdienstlichen Kult noch auf den
„Kult-Status“  der  (alten)  Musik.  Sondern  er  entwickelt  in
einer inhaltlich ausgefeilten Dramaturgie das Spektrum dessen,
was aus dem lateinischen „cultus“ im Lauf der Zeit erwachsen
ist: Der Marienkult im gegenreformatorischen 17. Jahrhundert
spielt da ebenso eine Rolle wie der an exotischer Entdeckung
sich erfreuende Türken-„Kult“. Beides wurde in anspruchsvoll
programmierten Konzerten musikalisch konkretisiert.



Auch  früher  gab  es  „Kult“-Musiker:  Das  Festival  rückte
Arcangelo  Corelli  und  Niccolò  Paganini  als  Beispiele  ins
Blickfeld.  Dass  dem  Herrscherkult  in  der  Zeit  des
französischen „Sonnenkönigs“ Ludwig XIV. und seinem komplexen
Verhältnis zur geistlichen Musik der Zeit nicht „gehuldigt“
werden  konnte,  ist  den  aktuellen  Ereignissen  in  Paris
geschuldet: Die Musiker von Le Concert Spirituel und Hervé
Niquet  sahen  sich  außerstande,  angesichts  des  furchtbaren
Massakers Paris zu verlassen und nach Herne zu reisen.

Auch  „Kult“-Stücke  gab  es  vor  300  Jahren.  Mit  Giovanni
Bononcinis Oper „Camilla“ erfüllte Herne eine der vornehmsten
Aufgaben eines solchen Festivals, ins Licht der Gegenwart zu
rücken,  was  uns  auch  nach  so  langer  Zeit  noch  etwas  zu
bedeuten hat, das reiche Erbe europäischer Musik unseren Ohren
zu  erschließen.  „Camilla“  stand  am  Beginn  des  Hypes  der
italienischen  Oper  im  vergnügungssüchtigen  London  des
beginnenden 18. Jahrhunderts. Die Oper wurde in London von
1706 bis 1728 in einer sagenhaften Aufführungsserie von 111
Abenden gespielt, wie Dramaturgin Sabine Radermacher in ihrem
sorgfältig  recherchierten  Programmheftbeitrag  vermerkt.  Sie
war ein Stück Nostalgie für eine ganze Generation.

Aber  ihre  Botschaft  dürfte  über  das  übliche  Interesse  an
herrscherlichen  Ränkespielen,  entflammten  Affekten  und
Leidenschaften und komischen Verwicklungen hinaus wahrgenommen
worden sein. Das Libretto von Bononcinis begabtem Mitarbeiter
Silvio Stampiglia mag in der listigen, entmachteten Königin
Camilla aus dem sagenhaften vorrömischen Reich der Volsker die
Engländer an die eigenen bedrängten Königinnen erinnert haben.
Und  die  Botschaft,  über  die  politischen  Interessen  und
Zugehörigkeiten hinaus dem Frieden und der Liebe zu frönen,
mag dem Zeitgeist entgegengekommen zu sein: Man hatte Hass und
Blut nach zwei Generationen des politischen Hin und Hers wohl
einfach satt.



Konzertante  Aufführung  der
Oper „Camilla“ bei den 40.
Tagen Alter Musik in Herne
2015. Foto: Thomas Kost/WDR

Heute  kommt  Bononcinis  Camilla  über  das  Gewirre  der
Barockopern-Kabale  nicht  mehr  hinaus:  Die  Wechselbäder  von
Leid und Liebe, Triumph und Ohnmacht, Wahrheit und Verstellung
sind zu krass konstruiert, um noch einen Rest Glaubwürdigkeit
zu bewahren.

Was  aber  bleibt,  haben  schon  die  Zeitgenossen  Bononcinis
gerühmt:  sein  Talent  für  den  pastoralen  Stil,  seine
originellen  Harmonien  und  seine  graziösen  und  eleganten
Melodien. Die konzertante Aufführung im Kulturzentrum Herne
ließ  vernehmlich  werden:  Bononcini  komponiert  feinsinnige
Lyrik, versonnene Schwermut, in Schönheit leuchtenden Schmerz
mit so viel Eleganz und emotionaler Wahrhaftigkeit, dass es
verständlich wird, warum die Londoner auf ihn flogen.

Den Verdienst, die in der Gruft der Geschichte erblindeten
Edelsteine  neu  aufzupolieren  und  in  Glanz  und  Wonne
auszustellen,  gebührt  in  erster  Linie  dem  Elbipolis
Barockorchester aus Hamburg mit Jürgen Groß als Konzertmeister
und Jörg Jacobi am Cembalo. In den gut zweieinhalb Stunden
Musik  war  kein  Nachlassen  der  Konzentration,  der  exakten
Formulierung,  der  rhythmischen  Präzision  und  metrischen
Wachheit, der Phrasierungs-Eleganz und Intonationssicherheit
festzustellen.



Aber mehr noch: Die transparente Abstimmung und Mischung der
Instrumente und das detailbewusste Spiel der fünfzehn Musiker
garantierte  ausdrucksstarke  Farben:  eine  edel  ebenmäßige
Blockflöte (Elisabeth Champollion), zwei durchsetzungsfähige,
saubere  Oboen  (Luise  Haugk,  Markus  Müller),  ein  mal
trauerschweres, mal burleskes Fagott (Stephan von Hoff), ein
filigran-virtuoses  Cello  (Hannah  Freienstein)  und  die
präsente, reizende Koloristik oder versonnene Soli beitragende
Theorbe (Johannes Gontarski).

Ironie und humorvolle Distanz hätten gutgetan

Die  gepflegte,  ausgefeilte  Wiedergabe  von  Bononcinis  Musik
hatte freilich auch einen Nachteil: Den Willen zum expressiven
Risiko,  zum  theatralisch  geschärften  Ton,  zur  gestischen
Prägnanz brachten die Hamburger nicht mit. Die Ausbrüche der
Wut, der Hilflosigkeit, der Verzweiflung blieben distinguiert
wie  eine  englische  Nachmittags-Teegesellschaft.  Und  die
drolligen Szenen zwischen Tullia und Linco – dem „niederen“
Paar  –  kamen  so  seriös  daher  wie  das  unfreiwillige
parodistische Potenzial der „hohen“ Gestalten, das schon die
Zeitgenossen erkannt hatten.

Ironie und humorvolle Distanz hätten dem Stück gutgetan, auch
bei den Sängern, die sich von der Tendenz zu seelenvoller
Larmoyanz nicht ganz fernhalten konnten. Wieder einmal zeigte
sich, dass eine konzertante Wiedergabe einer Oper nur eine
halbe  Sache  ist:  Eine  lebendige  Bühnenaktion  hätte  vieles
unterstreichen  können,  was  an  szenischem  Potenzial  in  der
Musik angelegt ist, aber nicht ausgespielt werden konnte.

Nur  der  gut  gelagerte  Bass  von  Simon  Robinson  mit  seinem
gestaltungsfähigen Kern und der rhetorisch talentierte Tenor
Michael Connaire schärften an ihren Figuren, dem getäuschten
Eroberer  und  verbohrten  Vater  Latinus  und  dem  unter
Verkleidung schmachtenden, aber auch aufbrausenden Liebhaber
Turnus,  lebendige  Konturen.  James  Elliott  als  Prenesto
demonstrierte  exemplarisch,  wie  problematisch  Gesangskultur



des 18. Jahrhunderts auf die Gegenwart zu übertragen ist: Der
angestrebte schlanke, feine, bewegliche Ton geht auf Kosten
der unverzichtbaren Stütze der Stimme; die dünne, manchmal
quetschige Formung des Klangs lässt nur wenig flexible Farben
zu,  und  von  technischer  Brillanz  bei  den  Verzierungen  zu
sprechen fällt schwer.

Ohne  komödiantischen  Anflug  trugen  Cécile  Kempenaers  und
Konrad Jarnot das Dienerpaar Tullia und Linco vor: Der so
großmäulige wie kleinlaute Diener verharrte mit dem versierten
Liedsänger Jarnot im Bereich gepflegter Lyrik; die gewitzte
junge  Frau  hat  eine  virtuose  Arie  mit  Begleitung  der
Piccoloflöte im zweiten und zarte Kantilenen im dritten Akt,
aber beide blieben lediglich fein ausgearbeitet, gewannen mit
der schmalen Stimme keinen Esprit.

Auch  den  beiden  Heroinen  des  Stücks,  Julia  Sophie  Wagner
(Camilla) und Marysol Schalit (Lavinia) mangelte es nicht an
lyrischer  Intensität  und  einem  schlank-innerlichen  Ton  im
Leid. Aber das entscheidende Quantum vokalen Exhibitionismus‘,
das auffahrende Temperament oder die vitale Brillanz ließen
beide mit ihrem zaghaften vokalen Zugriff auf ihre Figuren
vermissen.  Nun  ja  –  wenigstens  in  der  Aufnahme,  die  den
Tonmeister vor einige Herausforderungen stellte, dürfte sich
diese Keuschheit im Theatralischen vorteilhaft auswirken.

Im kommenden Jahr stehen die Tage der Alten Musik Herne unter
dem Thema „Hommage“. Sie finden vom 11. bis 13. November 2016
statt.

Die Mitschnitte einzelner Konzerte des Festivals dieses Jahres
sind an den Montagen 23. und 30.11., 14., 21. und 28.12.
jeweils um 20.05 Uhr in WDR 3 Konzert zu hören, beginnend am
23. November mit dem Konzert der „Vox Werdensis“.

Das  „Ludgerus-Offizium“,  das  im  Konzert  in  Herne  gesungen
wurde, ist auch auf CD erhältlich. Die Aufbahme basiert auf
einem  der  wichtigsten  Bücher  mit  Gesängen  zu  Ehren  des



Heiligen Ludgerus (des „Heiligen des Ruhrgebiets“), das vor
einiger Zeit in Kapstadt aufgetaucht ist. Der südafrikanische
Musikwissenschaftler  Morné  Bezuidenhout  hat  die  Gesänge
übertragen und mit den wenigen in Deutschland überlieferten
Handschriften  verglichen.  Hieraus  hat  Stefan  Klöckner,
Professor für Musikwissenschaft an der Folkwang Universität
der  Künste  und  Leiter  des  Ensembles  Vox  Werdensis,  ein
„Ludgerus-Offizium“ zusammengestellt. Die CD ist für 15 Euro
beim  Institut  für  Gregorianik  der  Folkwang  Universität
erhältlich. Kontakt: anke.westermann@folkwang-uni.de
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