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Große Tragödin

Tragédiennes“ heißt das neue Album
von Véronique Gens. Und tragisch ist

dann auch der Grundton der ausgewählten
Arien von Lully, Rameau, Mondonville oder
Gluck zu nennen. Exemplarisch zu erleben
in Campras Arie aus „Le Carnaval de Veni-
se“. Schon das Vorspiel deutet es an. Gravi-
tätisch lässt Christophe Rousset seine Mu-
siker durch die Musik schreiten, formt in
dichtem Spiel Melodiebögen von tragischer
Intensität. Die Sängerin nimmt diese Vorla-
ge dankbar an, folgt ihr mit wunderbarem
Legato und schwermütigen Färbungen der
Diphthonge etwa in „Mes yeux“. Dass sie
das rein französische Programm in ihrer
Muttersprache singen kann, erweist sich
dabei als weiterer Vorteil. Nicht nur wegen
der vorbildlichen Textverständlichkeit, son-
dern vor allem wegen der zahlreichen Na-
sale, die vielen nicht französischen Sängern
zu schaffen machen.

Auch im weiteren Verlauf des Recitals ist
es eine wahre Freude, dem perlenden Spiel
der „Talens Lyriques“ zu lauschen. Federnd,
mit fein austarierter Rhythmisierung nahe
am Sprachduktus entsteht ein poetischer
Klang, durchscheinend und edel wie Seide.
Harsche Akzente vermeidet Rousset ebenso
wie rüde Lautstärkewechsel und macht mit
seinem lyrischen Spiel dem Namen seines
Ensembles alle Ehre.

Gens erweist sich bei alledem als große
Tragödin. Nicht im Sinne einer Duse oder
Bernhard, einer Schröder-Devrient oder
Callas. Ihre Tragik liegt nicht in der großen
Geste, in der Exklamation, in der Entäuße-
rung. Ihre Tragik ist viel mehr eine verin-
nerlichte, eine nachgeträumte, nachgerade
poetisch leise. Und selbst die auffahrenden
Momente in den Arien aus Glucks „Iphigénie
en Aulide“ und „Armide“ bewältigt sie weni-
ger durch Lautstärke und Volumen der Stim-
me als durch die Intensität ihres Vortrags.

Bjørn Woll

Musik ★★★★★
Klang ★★★★

Tragédiennes: Werke von Lully, Campra,
Rameau, Mondonville, Leclair, Royer und
Gluck; Véronique Gens (Sopran), Les
Talens Lyriques, Christophe Rousset (2006)
Virgin/EMI CD 3 46762 2 (70’)

Skandaloper

Jupiter hat ein Techtelmechtel mit der
Nymphe Io, doch seine Gattin Juno

scheucht die Rivalin durch alle Lande, bis
sie am Nil erschöpft zusammenbricht und,
nachdem der Vater der Götter und Menschen
Abbitte geleistet hat, unter dem neuen Na-
men Isis Unsterblichkeit erlangt. Die An-
spielungen auf die Grausamkeiten, mit der
die in die Jahre gekommene Mätresse Lud-
wigs XIV. dessen jüngste Geliebte quälte,
waren 1677 allzu deutlich und führten da-
zu, dass Philippe Quinault, der Librettist
von „Isis“, Schreibverbot erhielt. Dem An-
sehen des Komponisten schadete dieser
Skandal freilich nicht; der Sonnenkönig
übernahm in selben Jahr sogar die Paten-
schaft von Lullys erstem Sohn.

„Isis“ gehört schon wegen der vielfälti-
gen Schauplätze zu Lullys farbigsten „tragé-
dies en musique“: In Palästen, Gärten, Wäl-
dern, Grotten, sogar in der Hölle wechseln
sich Liebes-, Jagd- und Eifersuchtsszenen
ab. Am berühmtesten ist die Frostszene zu
Beginn des vierten Aktes geworden, die
Purcell in seinem „King Arthur“ imitiert hat.
Aber auch das Divertissement am Ende des
zweiten Aktes und der große Exkurs des
dritten gehören zum Bemerkenswertesten,
was Lully je gelungen ist. Ihm wird Hugo
Reyne mit seinen Musikern – allesamt erste
Garde der französischen Barock-Szene – in
hohem Maße gerecht, wenn er sehr klar de-
klamieren und mit bestechender Eleganz
phrasieren lässt. Die Emphase seiner Inter-
pretation spannt weite Bögen und weckt
Leidenschaft, ohne überzogen zu wirken.
Zur Höchstbewertung fehlt eine Spur jener
besonderen Verbindung aus punktgenauer
Theatralik und aristokratischer Grandeur,
die William Christie in seinen Auszügen
aus „Isis“ (Erato) bietet. Beiheft auf Fran-
zösisch und Englisch.

Matthias Hengelbrock

Musik ★★★★
Klang ★★★★

Lully, Isis; Françoise Masset, Isabelle
Desrouchers, Guillemette Laurens,
Howard Crook, Bernard Deletré, Bertrand
Chuberre, La Simphonie du Marais, Hugo
Ryene (2005)
Accord/Universal 3 CD 476 8048 (153’)

Dreikampf

N icola Porpora: Sein Name taucht in
letzter Zeit immer dann auf, wenn sich

Barockgesang-Spezialisten wie Andreas
Scholl oder Vivica Genaux den legendären
Kastraten Senesino und Farinelli widmen.
Denn der neapolitanische Komponist wuss-
te als Stimmenfachmann ganz genau, was
man von diesen Verzierungsartisten erwar-
tete. Nach den ariosen Filetstücken aus sei-
nen Opern will nun die Weltersteinspielung
des „Orlando“ ein genaueres Bild von
Porpora als Musikdramatiker bieten.

Mit dem von Pietro Metastasio einge-
richteten Libretto über den liebeswahnsin-
nigen Ritter Orlando hatte Porpora einen
allseits beliebten Stoff gewählt, mit dem
sich auch Händel beschäftigen sollte. Ähn-
lich wie dieser konzentriert sich Porpora
ganz auf die Spannungen zwischen der Ti-
telfigur, der angebeteten Angelica und dem
Widersacher Medoro. Und alles steuert
natürlich auf Orlandos Zerrissenheit zwi-
schen Traum und Trauma zu. Nach einer
Minute ist die Raserei aber schon wieder
vorbei – als ob Porpora Farinelli nicht über-
fordern wollte, der bei der Uraufführung
1720 in Neapel sein Bühnendebüt gab. In
der Aufnahme von Juan Bautista Otera und
seinen souverän historisierend gestalten-
den Musikern fehlt Countertenor Robert
Expert genau an dieser Stelle die technische
Standfestigkeit, kippt er ins Hysterische. Und
in den zärtlichen Eingangsarien vermisst
man schlicht die polychrome Leichtigkeit.
Wenigstens glänzen die beiden Sopranistin-
nen Betsabée Haas (Angelica) und Olga
Pitarch (Medoro) mit glühender Impulsi-
vität und feinen Schattierungen.

Das noch ausbaufähige Engagement für
den vergessenen Opernkomponisten Porpo-
ra wird ergänzt durch eine Bonus-DVD mit
dem Live-Mitschnitt eines halbszenisch
aufgeführten „Orlando“-Potpourris.

Svenja Klaucke

Musik ★★★
Klang ★★★★

Porpora, Orlando; Robert Expert, Olga
Pitarch, Betsabée Haas, Real Compañia
Ópera de Cámara, Juan Bautista Otero
(2005)
K617/HM 2 CD 177 (125’)
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A llüberall, man muss es kaum noch
sagen, huldigt man in diesem Jahr
dem Genie Mozarts. Gierig stürzt

sich die Branche auf einen Namen, mit dem
man den leckgeschlagenen Klassik-Dampfer
wieder aufrichten möchte. Neben allerlei
unnötigem Firlefanz – erst kürzlich ent-
deckte ich im Regal einer bekannten Super-
markt-Kette einen Mozart-Trunk im Kühl-
regal – sind allerdings durchaus auch loh-
nenswerte Projekte zu verzeichnen. Als
heimlicher Star des musikalischen Erbes
entpuppt sich dabei Mozarts vorletzte
Oper,„La clemenza di Tito“. Neben zahlrei-
che Bühnen – nicht nur kleinere Stadt-
theater wie Oldenburg und Münster, son-
dern auch große Opernhäuser wie Dresden
und Hamburg haben das Werk auf ihre
Spielpläne gesetzt – nimmt sich auch die
Plattenindustrie der „Clemenza“ an. Und
das gleich mit zwei nicht mehr gerade häu-
figen, da teuren Studioeinspielungen. Nur
kurze Zeit nach der Deutsche-Grammo-
phon-Aufnahme unter Mackerras (siehe FF
5/2006) zieht Harmonia Mundi France nun
mit einer Interpretation unter René Jacobs
nach.

Wie stets bei Produkten von Harmonia
Mundi ruhen die SACDs in einer ebenso
hochwertigen wie dekorativ antik gestalte-
ten Schatulle samt ausführlichem Booklet,
das fast schon die Bezeichnung Buch ver-
diente. Besonderer Lesetipp: der Text von

René Jacobs, in dem er auf ganz persönliche
und fundierte Art und Weise mit „sieben
vorgefassten und irrigen Meinungen“ über
„La clemenza di Tito“ aufräumt. So etwa
mit der gängigen Methode, die Secco-Re-
zitative rigoros zu kürzen, da sie, weil nicht
aus der Hand Mozarts, lediglich von mittel-
mäßiger Qualität seien. Jacobs pocht hier,
ungeachtet der musikalischen Gestalt, auf
den literarischen Gehalt der Texte. Verfolgt
man die Handlung im viersprachigen Lib-
retto, ist man geneigt, ihm Recht zu geben.

Gute Dienste in der Beantwortung der
Frage nach Sinn und Unsinn der Rezitative
leistet bei dieser Aufnahme auch das Sur-
round-Klangbild. So entsteht ein räumli-

ches Abbild der akustischen Szene, das den
meist dramatischen Rezitativen eine fast
szenische Plastizität verleiht. Auch wenn
die Raumatmosphäre auf den hinteren
Lautsprechern ruhig ein wenig deutlicher
sein könnte. Dennoch kommt Jacobs’ kom-
munikatives Spiel bestens zur Geltung.
Erstaunlich, wie viele Farben er aus dem
Orchester zaubert, wie er mit Tempo-Un-
terschieden arbeitet, die Holzbläser zu
kammermusikalischen Figurationen an-
regt, den glänzend disponierten RIAS-
Kammerchor zu lebendigem Spiel animiert
– alles im Sinne des Dramas.

Auch über die Sänger lässt sich viel Po-
sitives sagen. Es handelt sich zwar überwie-
gend um vokale Leichtgewichte, deren Ver-
zierungen allerdings so spontan klingen, als
wären es authentische Affekte. Etwa in
Sestos Rondo, gesungen von der eindringli-
chen Bernarda Fink, in dem die Auszierun-
gen der Fermaten den Zuhörer das Leid des
Protagonisten unmittelbar spüren lassen.
Auch sonst erweist sich Fink als superbe
Singdarstellerin, etwa im vorangehenden
Rezitativ. Ihr „non più“ ist kein vulgärer
Schluchzer, sondern vielmehr eine Klang
gewordene Träne aus dem künstlerischen
Verstand. Ebenso anrührend gestaltet sie
Sestos große Arie im ersten Akt, wiederum
mit sinnfälligen Verzierungen auf „Guarda-
mi“ und kruden Farben bei der Erwähnung
der „Macht der Schönheit“.

Alexandrina Pendatchanska als Vitellia
steht Fink darstellerisch zwar nicht nach,
kann ihr aber in Fragen der Tonschönheit
nicht ganz das Wasser reichen. Vor allem in
der Höhe bildet sie die Stimme, deren
Timbre grundsätzlich als leicht sauer zu be-
zeichnen ist, zu eng, was zu unangenehmen
Schärfen führt. Dass sie damit kein Prob-
lem hat und um des Ausdrucks willen auch
einmal zu schroffen und hässlichen Tönen
greift, ist ein Beweis für ihren Ausdrucks-
willen und unmittelbare Folge ihres gesti-
schen Singens. Im Terzett am Ende des ers-
ten Aktes brilliert sie zudem mit einem sau-
beren hohen D, dafür fehlt ihr im Rondo
die Kraft für die tief liegenden Passagen.

Mängel, die man vergessen kann, ange-
sichts der glaubhaften Wandlung von der
selbstsüchtigen Rädelsführerin zur reuigen
Sünderin. Knackpunkt dieser Entwicklung
ist ihr „Ecco il punto“ mit dem Augenblick
der Erkenntnis auf „crudele“, in dem ihr die
ganze eigene Grausamkeit bewusst wird.

Deutlich eindimensionaler – vor allem
wohl, weil die Rolle nicht mehr hergibt –
agiert Mark Padmore als Titelheld. Zwar
besitzt auch er, ähnlich wie Rainer Trost in
der Mackerras-Aufnahme, recht eigentlich
zu wenig aufstrahlenden Glanz für einen
Mozart-Tenor. Dennoch ist er als Titus idio-
matisch besetzt, macht er aus dem Impe-
rator doch einen grundgütigen Menschen.
Ähnlich die noch einmal deutlich leichte-
ren Stimmen von Marie-Claude Chappuis
als Annio und Sunhae Im als Servilia, die
fast schon soubrettenhaft klingt. Beide fü-
gen sich in ein homogenes Ensemble ein
und verleihen ihren Charakteren eine per-
sönliche Signatur. Leichte Abstriche muss
man hingegen bei Sergio Forestis Publio
hinnehmen, denn trotz seiner geschmeidi-
gen Bassstimme bleibt die Figur doch über-
wiegend blass.

Bjørn Woll

Musik ★★★★
Klang ★★★★

Mozart, La clemenza di Tito; Mark
Padmore, Alexandrina Pendatchanska,
Bernarda Fink, Marie-Claude Chappuis,
Sunhae Im, Sergio Foresti, RIAS-
Kammerchor, Freiburger Barockorchester,
René Jacobs (2005)
Harmonia Mundi France 2 SACD 801923
(135’)

Kommunikatives Spiel
Nach „Così fan tutte“ und „Le nozze di Figaro“ legt René Jacobs mit  „La clemenza di

Tito“ nun die dritte Mozart-Oper in seiner Sichtweise vor. Nach der unter Mackerras

ist das bereits die zweite Aufnahme des Werkes in diesem Jahr.

Jacobs räumt mit „sieben vorgefassten
und irrigen Meinungen“ auf
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Lust auf mehr

M it seiner fünften italienischen Oper
hatte der junge Giacomo Meyerbeer

nur wenig Glück. Sie verschwand bald nach
der Uraufführung (1822, Mailänder Scala)
im Archiv des Verlegers und wurde erst 180
Jahre später von Opera Rara wieder ausge-
graben. Nun liegt sie, zumindest ausschnitts-
weise, auf CD vor. Das Ergebnis dürfte Mu-
sikhistoriker und Melomanen gleichermaßen
interessieren. Denn Meyerbeer beweist hier
noch deutlicher als in der voraufgegange-
nen „Margherita d’Anjou“, dass er mehr
war als einer von vielen Rossini-Epigonen.

Mit dem damals modischen Opernschau-
platz Granada und den Stammesfehden
zwischen Abenceragen und Zegri konnte er
musikalisch nicht viel anfangen. Seine
Fantasie entzündete sich an den privaten
Konflikten. Azema ist, ähnlich wie später
Aida,hin- und hergerissen zwischen Kindes-
liebe zum verbannten Vater Suleman und
Leidenschaft für dessen Nachfolger Alman-
sor. Dieses Spannungsfeld reizt Meyerbeer
im ersten Akt in bühnenwirksamen Tab-
leaus, im zweiten in Bravourarien und
hochdramatischen Ensembles aus.

Der Querschnitt aus London macht Lust,
die ganze Oper zu hören. Dem Orchester-
spiel fehlt zwar der letzte Feinschliff, doch
der um die lyrischen Qualitäten der Musik
bemühte Maestro Giuliano Carella lässt den
Sängern viel Raum zur Entfaltung. Schade
nur, dass der stimmgewaltige junge Bassist
Mirco Palazzi die Titelrolle stilistisch und
technisch noch nicht ausfüllt. Die beiden
Primadonnen Laura Claycomb (Sopran)
als Azema und Manuela Custer (Mezzo) als
Almansor erfüllen dagegen ihre Partien mit
Wärme und brillieren in den großen Arien.

Ekkehard Pluta

Musik ★★★★
Klang ★★★

Meyerbeer, L’esule di Granata (Ausz.);
Manuela Custer, Laura Claycomb, Mirco
Palazzi, Paul Austin Kelly, Brindley
Sherratt, Ashley Catling, Geoffrey
Mitchell Choir, Academy of St Martin-in-
the-Fields, Giuliano Carella (2004)
Opera Rara/Note1 CD 234 (79’)

Im Niemands-
land isolierter

Gefühle

Für den Bühnenkomponisten Mozart war
das „Mozart-Jahr“ 2006 bislang eher ei-

ne Enttäuschung. Zumindest im Bereich
der puren Audio-CD. Hier hat die abgefilm-
te Video-Oper, also die Opern-DVD, den auf
das Akustische beschränkten Audio-For-
maten das Wasser längst abgegraben, so
dass die CD bald zum reinen Museums-
format regredieren wird. Diese rückläufige
Tendenz dokumentieren alle späten Er-
folgsopern Mozarts, und bei der „Zauber-
flöte“, seinem populärsten Bühnenwerk,
schaut es besonders düster aus: In den letz-
ten zehn Jahren gab es genau eine Neupro-
duktion – im vergangen Jahr unter Kuijken
–, und die war eine herbe Enttäuschung.
Wenn jetzt das opernerfahrene Gelb-Label
diese Flaute mutig duchbricht und mit
Claudio Abbado auch noch einen promi-
nenten „Zauberflöte“-Neuling ins Rennen
schickt, dann sind die Erwartungen nach
einer so langen Durststrecke verständli-
cherweise besonders hoch gesteckt – auch
wenn der zuletzt publizierte „Don Gio-
vanni“ Abbados (im Jahr 1997) eher spröde
und akademisch ausfiel.

Abbados unverkennbare Tendenz zu
strenger Notengenauigkeit und kontrol-
lierter Objektivität, die aber immer einher-
ging mit einer intellektuellen Weltoffenheit
(für neuere Interpretationsansätze) – dieser
unpathetische Pragmatismus prägt auch
seine dezidiert unpolitische und ideolo-
giefreie Lesart der letzten Oper Mozarts.
Die in den letzten Jahrzehnten (auch musi-
kalisch) vollzogene Abkehr von der saras-
trofreundlichen Rezeption der ersten 150
Jahre scheint jedenfalls nicht über die Alpen
gedrungen zu sein. In Modena, dessen Teatro
Comunale im Herbst letzten Jahres den
(akustisch unbefriedigenden) Schauplatz
bot für diesen korrigierten Live-Mitschnitt,
dürfte diese späte deutsche Oper Mozarts
ohnehin eher als Exotikum wahrgenom-
men werden. Da ist denn auch weniger
deutsche Tiefgründigkeit gefragt als pulsie-
rende mediterrane Lebenslaune – als wollte
man Mozarts komplexes Rätsel-Märchen
mit rossinischem Humor lösen. Aber genau
diese als Objektivität getarnte philosophi-
sche Verweigerung führt zur eklatanten Ein-
ebnung der Dialektik zwischen Text und
Musik, zwischen Zauberspiel und Politsa-
tire, so dass man am Ende ratloser dasteht
als zu Beginn.

In Abbados Ensemble sind zwar alle jung,
frisch, motiviert, aber sich selbst überlas-

sen, hilflos um die eigene Identität ringend
(und nicht wirklich gestützt von Mozarts
„humanitas“). Die Folge: Die Handlung
zerfällt in eine Nummernfolge expressiver
Mini-Ausbrüche, in ein wirres Panoptikum
wechselnder Affekte, die aber, anstatt Sinn
zu stiften, nur den Dirigenten ständig zum
Nachgeben nötigen. Und dann erfährt
man, dass die ungarische Sängerin Erika
Miklósa die Königin der Nacht schon 250
Mal in aller Welt gesungen hat, und wun-
dert sich, wie teilnahmslos sie (noch im-
mer) den Adagio-Teil ihrer ersten Arie he-
runternudelt. Dorothea Röschmanns bel-
cantistisch-manierierte Pamina dagegen
scheint sich in eine Puccini-Oper verirrt zu
haben, und Hanno Müller-Brachmanns
müder Papageno in eine (tausend Mal ge-
spielte) Operette. Allein Christoph Strehl
als heldisch-übereifriger Tamino und der
jugendliche, wunderbar sonor strömende
Sarastro René Papes bringen ein wenig au-
thentische Mozart-Atmosphäre in dieses
seltsam uninspirierte musikalische Nie-
mandsland.

Die wirklich ungute, knallig-trockene,
basslose, und obendrein schlecht ausbalan-
cierte Akustik des Opernhauses von Mo-
dena trägt nicht dazu bei, den zwiespältigen
musikalisch-stilistischen Eindruck der Auf-
führung abzumildern. Im Gegenteil: Trotz
der munteren Spiellaune des prägnant und
historistisch-schlank aufspielenden Mahler
Chamber Orchestra trübt eine unruhige
Spannung das musikalische Gesamtbild
dieses Live-Mitschnitts, die sich dann ir-
gendwann auf den Hörer überträgt. Vom
eigentlichen Thema der Oper, dem „Zau-
ber“ von Mozarts Musik, ist hier wenig zu
spüren.

Attila Csampai

Musik ★★★
Klang ★

Mozart, Die Zauberflöte; Dorothea
Röschmann, Erika Miklósa, Christoph
Strehl, René Pape, Hanno Müller-
Brachmann, Georg Zeppenfeld, Julia
Kleiter, Kurt Azesberger, Arnold-
Schoenberg-Chor, Mahler Chamber
Orchestra, Claudio Abbado (2005)
DG/Universal 2 CD 477 5789 (148’)
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Der einzige Tote
seiner Einheit

W ie kaum ein anderer erschien Rudi
Stephan (1887-1915) aufmerksamen

Beobachtern des zeitgenössischen Musik-
lebens am Vorabend des Ersten Weltkriegs
als eine Persönlichkeit mit originellem schöp-
ferischen Ausdruckswillen. Der mit Stephan
befreundete Schriftsteller Eduard Schmid
nannte ihn gar die „bedeutendste musikali-
sche Kraft des jungen Deutschland“ – aber
dies war schon sein Nachruf. Denn noch
bevor Stephan das Versprechen einlösen
konnte, das er mit seinen wenigen noch zu
Lebzeiten aufgeführten Werken gegeben
hatte, fiel er, von der Unmenschlichkeit des
Krieges zermürbt und von schicksalserge-
bener Leichtsinnigkeit getrieben, in einem
Schützengraben nahe der galizischen Stadt
Tranopol als Einziger seiner Einheit.

Obwohl Rudi Stephan in seinen Kompo-
sitionen einige wesentliche Merkmale der
sich dann in den 1920er Jahren rasant voll-
ziehenden Entwicklung vorwegnahm und
postum noch vereinzelt Impulse setzen
konnte, fand sein Schaffen – trotz der ein-
flussreichen Fürsprache des angesehenen
Frankfurter Kritikers Karl Holl – nicht mehr
die Aufmerksamkeit, die es verdient hätte.
Heute zählt Stephan, an dessen Leben und
Werk seit knapp 15 Jahren wieder Interesse
aufkeimt, zu den rätselhaftesten Kompo-
nisten der neueren Musikgeschichte. Nicht,
dass ein glücklicheres Schicksal dem Musik-
leben der folgenden Jahre und Jahrzehnte
eine andere Wendung gegeben hätte; viel-
mehr ging sein im Stadtarchiv zu Worms
aufbewahrter Nachlass, zu dem die mit
zahlreichen Korrekturen versehenen Parti-
turen ebenso gehörten wie Skizzen und
Entwürfe, während des Zweiten Weltkriegs
verloren – und dies nicht direkt bei einem
verheerenden Bombenangriff im Februar
1945, sondern erst am nachfolgenden Tag
bei der verspäteten Explosion einer Brand-
bombe.

Nicht mehr zu rekonstruieren ist daher
die ursprüngliche wie auch die von Stephan
beabsichtigte endgültige Gestalt der meis-
ten Werke. Denn was im Schott-Verlag
während der 1920er Jahre im Druck er-
schien, ging durch die wohlmeinenden
Hände von Karl Holl; und über seine redak-
tionellen Eingriffe legte er keine Rechen-
schaft ab. Nur im Falle der zweiaktigen
Oper „Die ersten Menschen“ lassen sich
dank der noch vom Komponisten veranlas-
sten Vervielfältigung der Partitur diese
markanten Eingriffe und Streichungen ein-
deutig nachweisen – denn auch schon bei
der postumen Frankfurter Uraufführung

der Oper am 1. Juli 1920 kam der Rotstift
zum Einsatz. Doch während die Kritiker die
erhebliche Bedeutung des Werkes zwischen
Postwagnerismus, Expressionismus und
Sachlichkeit richtig einschätzten, blieb das
Publikum kühl. Ursache dafür mag die ei-
gentümlich schwülstig-erotische Sprache
des wilhelminischen Skandaldramatikers
Otto Borngräber gewesen sein, der in sei-
nem Libretto nicht nur vier biblische Ar-
chetypen beschreibt, sondern ein veritables
Psychogramm des ersten Mordes der
Menschheit entwirft.

Lange musste man auf die Veröffentli-
chung der bereits im November 1998 im
Berliner Konzerthaus aufgezeichneten kon-
zertanten Aufführung dieser auch unter
Spezialisten kaum bekannten und doch so
wichtigen zweiaktigen Oper warten, um
endlich musikalisch klar zu sehen. Denn
das Rundfunk-Sinfonieorchester Berlin
unter Karl Anton Rickenbacher setzt sich
für diese Partitur mit höchstem Engage-
ment ein (auch wenn man sich etwas mehr
klangliche Präsenz des Orchesters gewünscht
hätte). Die Besetzung des Solistenquartetts
darf jedenfalls ideal genannt werden. So
setzt Gabriele Maria Ronge mit ihrem dra-
matischen Sopran den emotionalen Impe-
tus der Chawa (= Eva) geradezu brillant
um; ihr steht mit Siegmund Nimsgern in
der Rolle des Adahm ein ebenso hochrangi-
ger wie ausdrucksstark agierender Partner
zu Seite. Kajins wilder Wahn kommt im
dunklen,mitunter auch schwerblütigen Bass
von Florian Cerny bestens zum Ausdruck,
Chabels ruhendes Wesen im strahlkräftigen
Tenor von Hans Aschenbach, der aber in
der Höhe nicht sein ganzes Potential abru-
fen kann.

Michael Kube

Musik ★★★★
Klang ★★★

Stephan, Die ersten Menschen;
Siegmund Nimsgern, Gabriele Maria
Ronge, Florian Cerny, Hans Aschenbach,
Rundfunk-Sinfonieorchester Berlin, Karl
Anton Rickenbacher (1998)
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