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Daniel Behle,
Prinzregententheater

Daniel Behle hatte eigentlich
zunidchst Posaune und Kom-
position studiert, entschloss
sich dann aber doch noch ein
Gesangsstudium  anzuhén-
gen. Zum Gliick, muss man
sagen, denn was der junge
deutsche Tenor am Samstag
bei seinem Liederabend im
Miinchner  Prinzregenten-
theater zusammen mit dem
Pianisten Oliver Schnyder
bot, war Weltklasse: ein le-
genddres Konzert.

Mit einer natiirlichen und
vollig unpritentiosen Inter-
pretation zeigte Behle, wie ge-
nau er sich mit den Liedern
beschéftigt hat. Jedem einzel-
nen Komponisten seines Pro-
gramms gab der Kiinstler eine
ganz eigene Klangfarbe und

Weltklasse

Deutung: Johannes Brahms’
Lieder erklangen ganz leicht
und frisch, ohne viel Pathos,
aber mit der richtigen Portion
an Anmut und romantischem
Gefiihl. In Franz Liszts Verto-
nung der drei Petrarca-Sonet-
te zeigte Behles Stimme eine
dramatische und opernhafte
Kraft.

Dabei kam die Textausdeu-
tung nie zu kurz: Die ,lagri-
me“ (Trédnen) in dem Sonett
,Benedetto sia ’l giorno*
konnte man nicht nur horen,
sondern auch an Behles wei-
nendem  Gesichtsausdruck
sehen. Richard Strauss’ Ju-
gendwerk, die Lieder op. 10,
zeigte er dann wieder in einer
ganz anderen Klangfarbe, ju-
gendlich frisch, kraftvoll und
klug erklang nicht nur die
perfekte  Schlusssteigerung
von ,,Allerseelen®.

Kontrastreich und auf die
Textausdeutung bedacht
auch die ,,Sechs Lieder“ op.
19 von Strauss: Einem fulmi-
nanten Forte-Durchmarsch
in ,,Wie sollen wir geheim sie
halten® stellte Daniel Behle
ein melancholisches Piano im
folgenden ,Hoffen und wie-
der verzagen“ gegeniiber, fan-
tastisch und atemberaubend
leise, genauso erstarrt wie das
,Echo des sterbenden
Schalls®“ im letzten Lied des
Abends (,Mein Herz ist
stumm, mein Herz ist kalt®)
endete das Konzert in einem
kristallklaren Pianissimo.

Wie schade, dass dieser
grandiose Liederabend in
Miinchen nicht vor einem
restlos ausverkauften Thea-
tersaal stattfand - Daniel
Behle hitte es mehr als ver-
dient gehabt. ANITA SVACH
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Johann Sebastian Bach, Arien und Flétenwerke - Daniel Behle (Tenor), Anne-Cathérine Heinzmann, Collegium Musicum der Goppinger Kantorei, Leitung: Klaus
Rothaupt (Label: Sony Classical 88765477802)

Dmitri Schostakowitsch, Cellokonzert Nr. 1, Cellosonate - Emmanuelle Bertrand, BBC National Orchestra of Wales, Leitung: Pascal Rophé (Label: Harmonia Mundi HMC
902142)

Heinrich Ignaz Franz Biber, Rosenkranz-Sonaten - Annegret Siedel, Bell’Arte Salzburg (Label: Berlin Classics 0300531)

Die Lebens- und Leidensgeschichte von Jesus Christus hat viele Komponisten des Barock inspiriert. Zu den ungewohnlichsten Werken der Zeit gehoren die
Rosenkranz-Sonaten von Heinrich Ignaz Franz Biber. In diesem Zyklus vertonte der bohmische Komponist christliche Wunder wie Jesu Geburt, seine Kreuzigung und
die Himmelfahrt - und zwar fiir Violine solo, also ganz ohne Text und Gesang. Die Rosenkranzsonaten sind jetzt in einer neuen Aufnahme mit Annegret Siedel zu héren
- eine herausragende Barockgeigerin der Gegenwart.

Auf dem Cello zahlt die Franzosin Emmanuelle Bertrand zu den ganz Grof3en unserer Zeit. Das zeigt sie auch mit ihrer aktuellen Schostakowitsch-Einspielung. Sie
vereint das erste Cellokonzert mit der Cellosonate des russischen Komponisten.

Bevor wir in die Welt der Streicher eintauchen, hat jedoch ein Sdnger das erste Wort. Der Tenor Daniel Behle, 1974 in Hamburg geboren, begeisterte in den letzten
Jahren unter anderem als Tamino in Mozarts ,Zauberflote” und mit seinen Lied-Aufnahmen. Die jiingste CD ist nun dem Oratorium gewidmet. Auf seinem
Sony-Debiitalbum singt Behle Arien aus Werken von Johann Sebastian Bach.

Musik, Bach, So schnell ein rauschend Wasser schief3t, 5’14

Die Arie ,So schnell ein rauschend Wasser schief3t” aus der Kantate ,Ach wie fliichtig, ach wie nichtig” von Johann Sebastian Bach, mit dem Tenor Daniel Behle. Das
Wasser wird hier zur Metapher fiir die dahin eilenden Lebenstage des Menschen. Bach hat dieses Bild mit munter sprudelnden Koloraturenketten vertont und dem
Séanger einige knifflige Aufgaben gestellt. Eine sauschwere Partie. Aber kein Problem fiir Daniel Behle. Er demonstriert seine herausragende Technik und singt wie mit
gut geolter Kehle. Dabei sind die vokalen Turniibungen nicht blof} sauber bewaltigt, sondern auch noch klug gestaltet. Behle gibt den langen Koloraturengirlanden
immer eine Richtung, und er differenziert auch im Héchsttempo zwischen eher gebundenen und leicht angestofienen Tonen. Eine reife Leistung.

Die Bach-CD enthilt einige dieser extrem anspruchsvollen Werke, darunter die Arie ,Ermuntre Dich“ mit ihren kecken Tonspriingen oder das beriithmte ,Geduld“ aus
der Johannes-Passion. Das ziemlich bunt gemischte Programm - sicher nicht jedermanns Geschmack - findet eine gute Mischung aus bewegten und eher getragenen
Stlicken. Zu den Hohepunkten zéhlt die rund zehnmintitige Arie ,Wo wird in diesem Jammertale“ aus der wenig bekannten Kantate ,Ach, liebe Christen, seid getrost.”
Die Arie beginnt mit einem ausgedehnten Vorspiel fiir Orchester und Flote. Da riickt Anne-Catherine Heinzmann ins Zentrum. Die renommierte Flotistin und Professo-
rin hat frither im Hamburger Albert-Schweizer-Gymnasium gemeinsam mit Daniel Behle die Schulbank gedriickt. An der Frankfurter Oper sind sich die beiden dann
wieder begegnet, als sie im Orchestergaben safl und er auf der Biihne stand.

Im Vorspiel zur Arie ,Wo wird in diesem Jammertale“ kostet Anne-Catherine Heinzmann die Seufzerfiguren aus und betont so den barocken Klagegestus der Musik.
Daniel Behle singt mit weichem Timbre und erinnert in seiner lyrischen Farbe mitunter an den grofRen Fritz Wunderlich.

Musik, Wo wird in diesem Jammertale, ca. 3’

Der Tenor Daniel Behle und die Fl6tistin Anne-Catherine Heinzmann mit einem Ausschnitt der Bach-Arie ,Wo wird in diesem Jammertale“. Die beiden musizieren hier
mit einem handverlesenen Kammermusikensemble unter Leitung von Klaus Rothaupt, Kirchenmusikdirektor im schwébischen Goppingen.

Das instrumentale Niveau der Gruppe ist deutlich hoher, als es der sperrige Name ,,Collegium Musicum der Goppinger Kantorei“ auf der Riickseite der CD vermuten
lasst. Mit schwabischer Provinzmucke hat die Aufnahme wirklich nichts gemein. Hier spielen vorziigliche und erfahrene Interpreten der Alte-Musik-Szene. Allerdings
wiinschte man sich mitunter eine noch etwas barockere, noch mehr von der Sprachbetonung geprégte Phrasierung. Auflerdem ist die Balance nicht immer ausgewo-
gen. In der Geduld-Arie aus der Johannes-Passion etwa diirfte die Gambe gerne prasenter sein, schlief3lich nimmt sie dort eine wichtige Rolle ein.

Umgekehrt steht der Flotenklang vielleicht insgesamt etwas zu stark im Vordergrund. Das gilt etwa fiir das Benedictus aus Bachs h-moll-Messe.

Musik, Bach, Benedictus, 4’07

Das war das Benedictus aus der h-moll-Messe von Bach, mit Daniel Behle und der Flotistin Anne-Catherine Heinzmann, begleitet von einem Instrumentalensemble
unter Leitung von Klaus Rothaupt. Die Aufnahme - die neben verschiedenen Bach-Arien auch seine Partita fiir Flote solo enthalt - ist bei dem Label Sony Classical
erschienen.

Johann Sebastian Bach hat seinen Namen oft als Tonfolge B-A-C-H in die Musik hineinkomponiert. Ganz dhnlich wie sein grofier Bewunderer Dmitri Schostakowitsch
rund 250 Jahre nach ihm. Mit dem Anagramm der Tone D-Es-C-H hinterlief der russische Komponist in vielen Werken seine personliche Signatur. Auch in seinem
ersten Cellokonzert: Das ndchste Thema der CD-Neuheiten auf NDR Kultur.

Schostakowitsch gehorte fraglos zu den grofiten Kiinstlerpersonlichkeiten der Sowjetunion - aber das garantierte im kein sorgenfreies Leben. Im Gegenteil. Nachdem
er in jungen Jahren zunachst geférdert wurde, senkte der allméchtige Stalin 1936 urplotzlich den Daumen. ,,Chaos statt Musik” titelte ein Artikel in der Staatszeitung
Prawda tliber die zweite Oper von Schostakowitsch - und machte den damals 29-jahrigen mit einem Schlag vom Vorzeigekiinstler zur unerwiinschten Person. Er lebte
jahrzehntelang in Angst und ging viele Kompromisse ein, um sein Leben zu sichern.

Erst nach Stalins Tod setzte eine Phase des Tauwetters ein. Schostakowitsch fand nur ganz langsam aus seiner kiinstlerischen Schockstarre - mit der Arbeit an seinem
ersten Cellokonzert. Es beginnt mit einem Motiv aus den Ténen D-Es-C-H, den Anfangsbuchstaben seines Vor- und Nachnamens. Der Komponist erzédhlt von sich selbst.
Der scheinbar unbeschwerte Tonfall des ersten Satzes, ist, wie so oft bei ihm, eine Maske. Dahinter verbergen sich Ironie und bitterer Sarkasmus.

Dass die Frohlichkeit nur aufgesetzt ist, zeigt die neue Aufnahme ganz deutlich: Der Dirigent Pascal Rophé lasst die Holzbadser des BBC National Ochestra aus Wales
immer wieder schrill dazwischen pfeifen; und Emanuelle Betrand schruppt Ihre Saiten am Ende des Satzes so derbe, dass es knirscht.

Musik, Schostakowitsch, Cellokonzert, 1. Satz, 6’22

Wie eine grelle Zirkusnummer klingt der erste Satz aus dem ersten Cellokonzert von Schostakowitsch bei Emanuelle Bertrand und dem BBC National Orchestra. Die
iberdrehte Heiterkeit wird zur Fratze entstellt - so, wie es der Komponist wahrscheinlich gemeint hat. Dabei spielen die Floten und Klarinetten des Orchesters die
Hauptrolle: Als eine Art Hexengang, die den munteren Marschcharakter immer wieder mit gehdssigen Einwtirfen attackiert und ihr Gift in die Musik hineinatzt.

Im anschliefenden Moderato schlagt Schostakowitsch dann einen ganz anderen Ton an. Auch dort haben seine Erfahrungen mit der Stalin-Zeit ihre Spuren hinterlas-
sen. Aber sie zeigen ihr wahres Gesicht: Schostakowitsch kleidet seine Trauer, die Verletzungen und Depressionen in eine Musik von grof3er Melancholie und dunklen
Farben. Uber dem Orchester erhebt sich da, ganz leise, eine wehmiitige Klage des Cellos.. Emannuelle Bertrand lasst ihr Instrument nicht nur ganz zart singen, sondern
manchmal wie mit erstickter Stimme weinen.

Musik, Schostakowitsch, Cellokonzert, 2. Satz, ca. 4’

Tieftraurige Musik in einer ergreifenden Interpretation. Der Beginn des Moderato aus dem ersten Cellokonzert von Dmitri Schostakowitsch, mit Emannuelle Bertrand
und dem BBC National Orchestra Wales unter Pascal Rophé.

Die Franzosin, Jahrgang 1971, gehort zu den grofiten Cellisten der Gegenwart - auch wenn sich diese Erkenntnis in Deutschland immer noch nicht so richtig durchge-
setzt hat. Mit ihrem ausdrucksvollen Spiel beseelt sie sowohl die Solowerke ihres Instruments als auch die Kammermusik. Davon zeugt eine ganze Reihe von Produkti-
onen mit ihrem Klavierpartner Pascal Amoyel. Auch auf der neuen CD sind die beiden als grof3artiges Duo zu erleben: Nach dem ersten Konzert hat Bertrand noch die
Cellosonate von Schostakowitsch aufgenommen. Sie stammt von 1934, als der Komponist 28 Jahre jung war, und gibt sich zu Anfang noch recht brav. Der erste Satz
klingt tiber weite Strecken sehr romantisch und stellenweise wie von Robert Schumann abgekupfert. Doch das anschliefRende Allegro ist bereits waschechter Schosta-
kowitsch: Mit den motorischen, aus Tanzformeln gestanzten Rhythmen und einem jahrmarktbunten Melodiengemisch. Bertrand verbeif3t sich formlich in die wilde
Aggressivitat des Stiicks und streicht, nebenbei, duflerst virtuos - sei es nun bei den Oktavgriffen oder den rasanten Flageolettpassagen.

Musik, Schostakowitsch, Sonate, Allegro, 3'21

Emannuelle Bertrand und Pascal Amoyel mit dem Allegro aus der Cellosonate von Schostakowitsch, in einer Aufnahme des Labels Harmonia Mundi. Dort sind auch die
anderen Einspielungen des Duos erschienen. Allesamt grof3artig.

Die Musik von Schostakowitsch fiihrt den Interpreten mitunter an die Grenzen des Machbaren. Das hat sie mit Bibers Rosenkranz-Sonaten gemein. Denen widmen wir
das letzte Kapitel unserer CD-Neuheiten auf NDR Kultur.

Heinrich Ignaz Franz Biber, 1644 im bohmischen Wartenberg geboren, galt als grofiter Geiger seiner Zeit. Dass er sein Instrument virtuos beherrschte, hat sich auch in
seinen Werken fiir Violine niedergeschlagen. Das bekannteste sind die Rosenkranz-Sonaten von 1676. Der Komponist hat sie den 15 heiligen Geheimnissen des
Rosenkranzes geweiht - das heifdt, die Musik bezieht sich auf die 15 Geheimnisse des christlichen Glaubens, liber die ein Rosenkranzgebet liblicherweise meditiert.
Dazu gehoren etwa die Geburt Christi, seine Kreuzigung und die Auferstehung.

In den Originalnoten gibt’s zu jedem Stiick einen Kupferstich, der den Inhalt abbildet. Aufierdem hat Biber die Ereignisse auch musikalisch ausgemalt. In der zehnten
Sonate mit dem Titel ,Jesus, der fiir uns gekreuzigt worden ist“ wahlt er die dunkle Tonart g-moll und schreibt zu Beginn ausdrucksvolle Akkorde. Die Barockgeigerin
Annegret Siedel streicht sie mit einem scharfen Klang, als wiirde jeder dieser Akkorde einen Nagel ins Fleisch treiben.

Musik, Biber, Sonate 10, Praludium+Aria bis 3’50

Auf das Praludium folgt hier eine Reihe von Variationen, in der zehnten Rosenkranz-Sonate von Biber, mit dem Titel ,Jesus, der fiir uns gekreuzigt worden ist”. Das war
die in Hamburg ansissige Geigerin Annegret Siedel mit ihren Kollegen vom Ensemble Bell’Arte Sazburg.

Bibers Rosenkranz-Sonaten sind ein Sonderfall. Auch, weil der Komponist fiir jedes Stiick eine andere Stimmung - eine so genannte Skordatur - vorschreibt, die von
der normalen Geigenstimmung abweicht. Dadurch bekommt jede Sonate einen ganz eigenen Charakter. Die schmerzhaften Momente sind eher diister gehalten, die
freudigen Wunder in hellen Tonarten. Das gilt etwa fiir die zwolfte Sonate zum Thema, ,Jesus, der in den Himmel aufgefahren ist.“ Sie ist in C-Dur geschrieben und
feiert die Himmelfahrt mit markanten Rhythmen. Geige und Continuoinstrumente scheinen sich voriibergehend in Pauken und Trompeten zu verwandeln.

Musik, Biber, Sonate 12, Aria tubicinum, Courente, Double

Drei Satze aus der zwolften Rosenkranz-Sonate von Heinrich Ignaz Franz Biber, mit Annegret Siedel und dem Ensemble Bell’Arte Salzburg.

Durch die verschiedenen Stimmungen der Geige wechselt der Klang von Stiick zu Stiick. Diesen Effekt unterstiitzen die Interpreten gleich mehrfach: Indem sie das
begleitende Continuo unterschiedlich besetzen - mal mit Violone und Cembalo, mal mit Gambe, Harfe und Theorbe - und indem auch Annegret Siedel ihre Instrumente
tauscht. Sie spielt die Rosenkranz-Sonaten auf verschiedenen Geigen der Barockzeit. Insgesamt kommen neun Geigen zum Einsatz, die alle im Booklet abgebildet sind.
Eine beeindruckende Vielfalt. Das Spektrum reicht von den fast gambenhaften Farben des Instruments von Jacobus Stainer von etwa 1670 bis zum volleren Klang der
eben gehorten Maussiell-Geige, die etwa siebzig Jahre spéter entstanden ist und sich am Ideal einer Stradivari orientiert.

Zwischen diesen sehr unterschiedlichen Instrumenten zu wechseln, ist nicht leicht. Denn jedes muss ganz unterschiedlich angefasst werden. Gerade die Stainer-Geigen
reagieren sehr empfindlich auf den Bogendruck. Ein bisschen zu viel Gewicht auf der Saite, schon ist der Ton hiniiber.

Aber Annegret Siedel weif genau, was sie tut. Sie hat sich lange und intensiv auf dieses Projekt vorbereitet. Unter ihren Hianden entfaltet jedes Instrument und jedes
Stlick seinen eigenen Charakter. Im Vergleich mit der legendaren Aufnahme durch Reinhard Goebel von 1991 wirkt Siedels Interpretation weniger explosiv und
reifderisch. Sie sieht die Rosenkranz-Sonaten nicht in erster Linie als geigerisches Feuerwerk, sondern betont das meditative Moment. Damit kommt die Wahlhambur-
gerin dem religiésen Gehalt der Stiicke wahrscheinlich ndher als ihr Kollege.

Musik, Biber, Sonate 15, Canzona und Sarabanda

Das Ende der 15. Und letzten Rosenkranz-Sonate von Biber, tiber die Kronung der Maria. Die Aufnahme mit Annegret Siedel und Bell’arte Salzburg ist bei Edel Records
erschienen.

Alle wichtigen Angaben zu dieser Einspielung und den beiden anderen CDs von heute finden sie auf unserer Website ndr.de/ndrkultur. Dort kénnen Sie sich auch iiber
weitere Rezensionen und das gesamte Programm von NDR Kultur informieren.

Am Mikrofon verabschiedet sich Marcus Stébler.
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Il tenero momento

avril 13, 2013 A la une, Interviews 0

Entretien avec ... Daniel Behle

Aprés avoir étudié le trombone et la
compaosition, c'est finalement vers le chant, gu'il
étudiera g Hombourg, gue Daniel Behle décide
de se tourner. Extrémement agile, avec
beaucoup de facilités dans Faigu, sa voix a
toutes les qualités pour briller dans des
répertoires variés, du barogue ou romantisme

allemand.

Outre plusieurs enregistrements de lfeder et un
récent (D consacré a Bach, il a ainsi participé a
plusieurs récentes réussites discographigues :
Temino dans lo Fliite enchantée, Artobono
dans PArtaserse de Vinc ou encore Pompeo
dans le Farnace de Vivaldi. Comme le montre
son agenda, Daniel Behle déborde de projets.
Pour les parisiens, il sera dans guelgues
semaines Ottovio dans le Don Giovanni gui

sera présenté au TCE par le tandem Jérémie

Rhorer / Stéphane Braunschweig,
Pouvez-vous nous parler de vos récents projets ?

|e publie trois CD cette année, notamment le Wintereize de Schubert avec le trio Oliver
Schnyder et mon premier récital qui sortira chez Decca Records en juillet. Ma prise de
rile la plus importante sera ldomeneo, que je chanterai en septembre 2013 a Francfort.
Par ailleurs, je suis ravi de revenir au TCE qui est un superbe théatre, Le rile de Don
Ottavio est amusant a chanter, dautant plus gue mes deux arias figurent dans la
production (NDLR : Fair du 2e acte = [ mio tesoro » a été écrit par Mozart pour la reprise de
Don Giovanni a Vienne, il est parfois coupé quand la « version de Prague » de loeuvre est
donnée),

Vous chantez a la fois avec des orchestres jouant sur instruments anciens et des
formations « modernes », est-ce important pour vous de faire les deux ?

Cest une fagon différente de chanter. Avec un diapason plus bas, tout est plus grave, vers
a voix de va. Pour &tre honnéte, je préfére le diapason moderne car je perds un peu de

brillance vocale avec les instruments anciens. Beaucoup d'arias pour ténor ont bescin
détre soutenus pour avoir leur effet sur le public.

Vous avez chanté et enregistré Tamino avec René Jacobs, avez-vous d'autres projets
ensemble ?

MNous sommes en contact, mais ['ai du annuler certains projets 3 cause de mon agenda
chargé. Cest trés dommage car c'est une grande opportunité de pouvoir chanter

aver Moestro Jacobs.

Quels sont vos envies pour les années a venir ?

'aimerais chanter davantage d'opéra italien. Un CD d'airs de Mozart est en prévision, mais
il faut du temps et de l'argent pour mener ce genre de projet, et nous cherchons encore
un sponsor pour 'enregistrer.

Avez-vous d'autres hobbies & part la musique ?

|'aime me consacrer & ma famille, mon épouse et ma fille.

Connaissez-vous « |l tenero momento », I'air extrait de Lucio 5illa de Mozart ?

Oui, mais je n'ai pas encore eu l'occasion de chanter ce rle !

Merci o Parnassus Arts Production

— Pour découvrir Daniel Behle, écoutez nos playlists sur Qobuz et Spotify !
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Scheinbar schwerelos: Daniel Behles Bach-Recital, seine erste CD fiir Sony

»Ein exquisites Deblt-Alboum®, schrieb Jirgen Kesting 2009 Uber die erste Liedplatte von Daniel Behle
(Phoenix Edition). Seither hat der Tenor, Sohn und Schuler der Sopranistin Renate Behle, eine respektable
Karriere gemacht, als Opern-, Lied- und Konzertsanger wie auch im Platten-Business. Ob Tamino in der
,Zauberfléte“ unter René Jacobs (harmonia mundi) oder als Interpret der ,Dichterliebe“ und der ,Schonen
Maullerin“ (Capriccio) — Behle gehort zu den wenigen Sangern von heute, die den Vergleich mit grof3en Vor-
gangern (in diesem Fall: Peter Schreier) nicht scheuen mussen. Dass er nicht nur das lyrische Tenorfach,
sondern auch den verzierten Stil beherrscht, weil3 man spatestens seit seinem Ramiro in Rossinis
,Cenerentola“ an der Stockholmer Oper. Doch gegen das, was Bach seinen Sangern an Schwierigkeiten
zugemutet hat, wirken Mozart- und Rossini-Koloraturen fast wie ein Kinderspiel. Selbst Sanger mit versier-
ter Technik hatten mit Bach-Kantaten ihre liebe Not, man denke nur an diverse Dokumente grandiosen
Scheiterns bei ,Jauchzet Gott in allen Landen®.

Daniel Behle aber halt sich auf diesem allzu glatten Parkett souveran. Nicht zuletzt dank seiner Ausbildung
als Posaunist verfugt er Uber die meisterhafte Atemtechnik, die fur lautmalerische Vocal Stunts wie ,So
schnell ein rauschend Wasser flieRet” (Kantate BMV 26) einfach erforderlich sind. Dieses wahnwitzig-
rasante Stuck ist fur meine Begriffe das absolute Highlight der CD, trotz ernstem Inhalt ein Stuck, das den
Horer beschwingt — zumindest wenn es so gut klingt wie hier. Auch im nicht minder anspruchsvollen ,Bleibt
ihr, Engel, bleibt bei mir® (aus BWV 19) kann Behle all den virtuosen Counter-Tendren, die seit Jahren im
Barock-Repertoire ,abraumen®, etwas Eigenstandiges entgegensetzen.

Das ,Verhaltnis von Engel und Mensch als ein vertontes Spiel von Flote und Gesang® — mit diesen Worten
beschreibt der Musikwissenschaftler Niko Dérr das Konzept des Albums, das Behle mit der Flétistin Anne-
Cathérine Heinzmann entwickelt hat. Die Flétistin, die mit der Sonate BMV 1013 auch als Solistin zu héren
ist, erweist sich als ideale Dialogpartnerin. Es ist lange her, dass ich an einem Bach-Recital so viel Freude
hatte wie mit dieser CD. Unbedingt empfehlenswert!

(Sony CD 88765477802).
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AKTUELL

Der deutsche Tenor Dani-
el Behle ist in den ver-
gangen Jahren als gldnzen-
der Interpret von barockem
und klassischem Reper-
toire in Erschei-
nung getre-
ten. Er sang
einen fabel-
haften Tami-
no in René
Jacobs’
»Zauberfl-
ten“-Einspie-
lung, bildete
jiingst bei der
Gesamtaufnah-
me von Vincis
~Artaserse® qua-
si das Fundament im Battle
der Countertendre.

Behle hat aber nicht nur
einen lyrischen, schlanken
Tenor, mit dem er die tech-
nischen Anforderungen
solcher Musik meistert: Er
paart die notwendige
Stimmkultur mit intensi-

vem Ausdruck. In seinem
Tenor lodert bestidndig eine
kleine, intensive Flamme
der Leidenschaft. Die Aus-
ziige aus diversen Kantaten
Bachs werden auf seiner
neuen CD mitunter zu in-
briinstigen Bekenntnissen.
Man hore nur die fast
schon aggressive, gar nicht
resignierende
Farbung, die
Behle der ers-
ten Arie aus
»Ich habe ge-
nug® gibt.
Getriibt
wird der
Rang der
Aufnahme
von Flotis-
tin  Anne-
Cathérine
Heinzmann, die oft
als Duopartnerin des Sin-
gers fungiert. Trotz aller
Virtuositit — der Klang ih-
rer modernen Flote kann
mit der Wirme und dem
melancholischen Ausdruck
eines Originalinstruments
nicht konkurrieren. (Sony,
78 Minuten) L. 8.8.0 ¢

Martin Gasser

Bewertung: % % % % % iiberragend, % % % % sehr gut,
% % % gut, %k schwach, % schlecht.

FCrdmi Kmmal Faiimdatinm Amamdbavdama
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Eine sensationelle Urauffithrung am Festival

Zofingen Kinstler ersten Ranges brachten im Hirzenberg-Garten Schubert, Schumann und Shostakovich zu Gehor

VON KLAUS PLAAR

Die Besucher und Besucherinnen des
Hirzenberg-Festivals konnten sich
von Kiinstlern und Kiinstlerinnen
ersten Ranges bezaubern lassen. Am
Freitag kam es zu einer Urauffiih-
rung: Das Oliver Schnyder Trio mit
Benjamin Nyffenegger (Cello), Andre-
as Janke (Violine), Oliver Schnyder
(Piano) und der Gastsinger Daniel
Behle (Tenor) intonierten alle 24 Lie-
der der «Winterreise» von Franz
Schubert in einem speziellen und

Dazu streicht die Geige
entschwebend hell
und fein. Schlicht und
einfach ergreifend.

hochst gelungenen Arrangement des
Komponisten Daniel Behle. Ein-
drucksvoller kann man diesen Hohe-
punkt der romantischen Liedkunst
nicht vortragen!

Der Samstag stand unter dem Titel
«Seelenspiegel» im Zeichen der Kla-
vierquintette von Robert Schumann
und Dmitri Shostakovich (Schostako-
witsch). Das Oliver Schnyder Trio
und die Weltstars Vilde Frang (Violi-
ne) und Nils Monkemeyer (Bratsche)
als Giste sorgten fiir anspruchsvolls-
ten und edelsten Musikgenuss. An
beiden Abenden spielte das Dieter
Ammann Quartett als after-concert-
band. Fir kulinarische Kostlichkei-
ten sorgte Chefkoch Antonio Gioello,
und die edlen Weine stammten aus
der Stadtkellerei Basel.

Eigentlich eine Wanderung

Die Gastgeberin und Vizeprésiden-
tin des Vereins Kulturraum Hirzen-
berg, Christine Siegfried, sowie In-
tendant Dieter Ammann begriissten
das Publikum. Der Tenor und Arran-
geur von Schuberts «Winterreise»,
Daniel Behle, erklirte, er habe das
Arrangement immer wieder gekiirzt,
bis die Essenz iibrig geblieben sei.
Die «Winterreise» basiert auf Texten
von Wilhelm Miiller, die von Franz
Schubert 1827 vertont wurden. Die
Lieder schildern eigentlich eine Wan-
derung, auf die der Horer mitgenom-
men wird. Ein auffallendes Charakte-
ristikum ist dabei, dass keine fortlau-

Das Oliver Schnyder Trio mit (v.l.) Benjamin Nyffenegger
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ke (Violine) zusammen mit dem Gastsénger, Tenor Daniel Behle.

Weltstars als Gastsolisten (Mitte):

Vilde Frang (Violine) und Nils
Monkemeyer (Bratsche).

fende Handlung geschildert und kei-
ne Entscheidung getroffen wird. Viel-
mehr beschreiben die Lieder Seins-
Zustinde.

Ein unbestimmtes Sehnen wohnt
der Musik Schuberts inne, ein Rufen
der Transzendenz als urspriingliche
Heimat. So nimmt schon in «Gute
Nacht» (Fremd bin ich eingezogen)
das lyrische Ich Schuberts Abschied
von seiner bisherigen Bleibe - der

Antonino Gioello (r.) sorgt seit
vielen Jahren fiir kulinarische Ge-
niisse am Hirzenberg-Festival.

Liebe zu seinem Méidchen. Die Ach-
telbegleitung in der Klavierstimme
symbolisiert die Schritte des Wande-
rers, wahrend der Tenor von Daniel
Behle eine wundervoll elegische Ly-
rik entfaltet. Die reduzierten Partitu-
ren fiir die Streicher tragen wesent-
lich zur musikalischen Verdichtung
bei. «Die Wetterfahne», ein gesell-
schaftskritisches Stiick, weil das El-
ternhaus seiner Geliebten fiir die

(Cello), Oliver Schnyder (Klavier) und Andreas Jan-
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Gebannt lauscht das Publikum in
der wunderbaren Ambiance des
Gartens den Klangen.

Tochter einen wohlhabenderen Ehe-
mann ausgesucht hat, erhélt durch
die Oktavverschiebung der Klavierbe-
gleitung seinen schaurigen Charak-
ter, der durch das schnelle Tempo,
Trille und arpeggierte Akkorde ver-
starkt wird. Und so fiithrt die einsame
Wanderung durch den erstarrten
Schnee, vorbei am Lindenbaum, der
Ruhe versprach, hin zur «Wasser-
flut», die zur Liebsten fliessen soll.

Das viertaktige Rhythmusostinato er-
innert dabei an einen Trauermarsch,
wahrend das aus dem Pianissimo he-
rausbrechende Forte emotionale Aus-
briiche verdeutlicht.

Schliesslich endet der Zyklus im
«Leiermann», der nichts anderes als
Schubert selber ist. «Wunderlicher
Alter, soll ich mit dir geh’'n?» Die
gleichbleibende Quinte im Bass ver-
deutlicht den unheilbaren Zustand
der Hoffnungslosigkeit. Dazu streicht
die Geige entschwebend hell und
fein. Schlicht und einfach ergreifend!
Lange wagte nach dieser sensationel-
len Auffithrung niemand einen Ap-
plaus, bis er schliesslich doch noch
losbrach.

Zwei Klavierquintette

Das Oliver Schnyder Trio spielte
am Samstag mit den Weltstars Vilde
Frang (Violine) und Nils Ménkemeyer
(Bratsche) zundchst das Klavierquin-
tett von Robert Schumann. Es ist ein
Glanzstiick der Kammermusiklitera-
tur. Der erste Satz beginnt mit einem
monothematischen Hauptthema, das
sich in den Sequenzen zu grossem
Ambitus entwickelt. Das Thema wird
in Kaleidoskoptechnik ausgeweitet.
Hier konnten und mussten alle fiinf
Instrumente ihr volles Klangspekt-
rum ausniitzen. Brillante Interpreta-
tion auf héchstem Niveau.

Im Klavierquintett von Dmitri
Shostakovich liegt das Gewicht auf
den langsamen Sitzen. Im Eingangs-
Lento entsteht eine unglaubliche Fei-
erlichkeit. Zu Beginn stellt das Kla-
vier das ganze thematische Material
vor. Die folgende Fuge geht vom Duo
der beiden Geigen aus und ist dus-
serst raffiniert gearbeitet. Das Scher-
zo bricht mit seinen scheinbar volks-
musiknahen Themen den Ernst der
vorangehenden Sitze. Ein weiteres
Lento nimmt leitmotivisch Elemente
des ersten Satzes auf und betont die
meditative Stimmung. Es leitet ins Fi-
nale tiber, das mit nur scheinbarer
Heiterkeit beginnt. Doch auch dieser
Satz kommt ins Griibeln (Bassfigu-
ren).

Mit einem himmlischen Solo der
Geige (Vilde Frang) und einem wun-
derschénen Duett zwischen Geige
und Bratsche klingt das Werk
schliessliche aus: So {iberzeugend
werden Effekt und Substanz selten
zur Synthese gebracht.
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Mit dem Engel sprechen

Klassik Im Wunderlich-Sound: Der Tenor Daniel Behle singt geistliche Arien von Johann Sebastian Bach.
Nicht theologisch streng — sondern eher wie einen Liederzyklus. Bettina Kugler

ie es sich fiir einen

vielversprechenden

jungen Tenor ge-

hort, gerdt Daniel
Behle ins Schwéirmen, wenn in
einem Interview der Name Fritz
Wunderlich fllt. Ja, Wunderlich —
wer wird nicht gern mit dem
legenddren Liedinterpreten ver-
glichen, der sich ebenso gut in
Operetten machte wie als Tamino
in der «Zauberflote», und der
neben vielen anderen immer
noch horenswerten Opernauf-
nahmen (etwa der «Entfiihrung
aus dem Serail» unter Eugen
Jochum) auch eine Einspielung
von Schuberts Liederzyklus «Die
schone Miillerin» fiir die Ewigkeit
hinterliess?

Frei von Eitelkeit

Wunderlich bleibt, zumindest
fiir den deutschsprachigen Nach-
wuchs, das Mass aller Dinge: mit
seiner siissen, miihelosen Hohe,
seiner Natiirlichkeit im Ausdruck,
dem unverwechselbaren Timbre—
«Voix mixte» nennt man die Tech-
nik im Fachjargon, ein Misch-
klang aus Kopf- und Bruststimme.
Der Sound allein freilich macht
noch keinen Jahrhundertsénger.

Wann immer ein neues Talent
im lyrischen Fach am Horizont
auftaucht, ist Fritz Wunderlich
schon da; also spricht man den
grossen Namen am besten gleich
selbst an. Behle, gebiirtiger Ham-
burger und Sohn der dramati-
schen Sopranistin Renate Behle,
macht das jedoch mit einem so
verschmitzten Charme, dass es
ganz frei von Eitelkeit hertiber-
kommt.

Tréne im Ton

«Der Wunderlich war wohl der
einzige deutsche Sanger, der eine
Tréne in jedem Ton hatte», zitierte
er in einem kiirzlich gesendeten
Portrit des Bayrischen Rundfunks
ein anderes Tenor-Schwergewicht
des 20. Jahrhunderts: Luciano Pa-
varotti. Und formulierte es gleich
noch einmal selbst, etwas weniger
sentimental, mehr hanseatisch
niichtern: «Er hitte auch die Spei-
sekarte vorsingen konnen - und
du hittest das Gefiihl: Oh ja, das
esse ich sofort»

Kein Wunder, dass Daniel Beh-
le seit ein paar Jahren vor allem
Wunderlichs Kernrepertoire auf

Liedinterpret ohne Eitelkeit:

der Karte hat: Lieder von Schu-
bert, Schumann und Richard
Strauss, die einschldgigen Mo-
zartpartien, ein wenig Rossini und
Operette, etliches davon bereits
auf CD. Da fehlte bislang nur noch
Bach, der Wunderlich durchaus
am Herzen lag, wenn auch noch
nicht in der heute iiblichen histo-
risch informierten Auffiihrungs-

: Tenor Daniel Behle.

praxis. Von ihr setzt sich Daniel
Behle ebenfalls ab: Allein schon
dadurch, dass seine neue CD mit
dem schnorkellosen Titel «Bach»
eine Zusammenstellung diverser
Tenor-Arien aus Kantaten, den
grossen Passionen sowie der
h-Moll-Messe ist.

Dennoch geht es ihm weniger
darum, ausgerechnet Bachs geist-
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liches Werk zur Demonstration
seiner stimmlichen Moglichkei-
ten auszuschlachten und sich an
seinem schonen Timbre zu ergot-
zen. Das Album ist keineswegs
eine zusammenhanglose, unin-
spirierte Track-Folge. Vielmehr
zeigt Behle in reizvollem Zusam-
menspiel mit der Flotistin Anne-
Cathérine Heinzmann den Ehr-

geiz, Bach in der Logik und Dra-
maturgie eines Liederabends zu
prasentieren: Auch da steht und
féllt die Aussage damit, ob das
Zwiegesprach zwischen Singer
und Pianist funktioniert. Leitge-
danke der Bach-Arienfolge ist das
Verhiltnis von Engel und Mensch
in den Wechselfdllen des Lebens:
in Gliick und Sorgen, auch in der
Erfahrung von Entfremdung -
etwa in der Arie «Geduld» aus der
Matthéduspassion oder in Rezitativ
und Arie «Bleibt, ihr Engel, bleibt
bei mir» aus der Kantate BWV 19.

Présent auch ohne Aktion

In der Prisenz auch ohne Biih-
nenaktion liegt Behles ausser-
ordentliche Begabung als Lied-
interpret; die nétige Arbeit mit fei-
nem Strich und Farbschattierun-
gen kommt Bachs Arien ebenfalls
sehr zugute. So liegt ihm die
Lebendigkeit eines «Frohe Hirten»
aus dem Weihnachtsoratorium
mit seinen virtuosen Laufen glei-
chermassen wie die opernhafte
Intensitédt der Arie «Wo wird in die-
sem Jammertale» (aus BWV 114);
dabei treten Behle und Anne-Ca-
thérine Heinzmann fiir ein Bach-
Bild ein, das sich nicht in frommer
Geniigsamkeit mit den Aufgaben
als Kantor zu Leipzig erschopft.

Viele gute Ensembles

Einmal mehr staunt man beim
Horen dariiber, wie viele exzel-
lente Ensembles es unterdessen
geradezu flichendeckend gibt —
ob sie nun auf historische Instru-
mente zuriickgreifen oder sich
«nur» intensiv mit der speziellen
Spielweise alter Musik beschaftigt
haben. Das Collegium Musicum
der Goppinger Kantorei unter
Klaus Rothaupt trdgt wesentlich
dazu bei, das Zwiegesprach zwi-
schen Seele und Engel mit allen
Zwischentdnen zu vermitteln: in
neuen, so noch nicht gehorten
Zusammenhédngen.

Bach. Daniel Behle (Tenor), Anne-
Cathérine Heinzmann (Flote),
Collegium Musicum der Goppinger
Kantorei, Ltg.: Klaus Rothaupt.
Sony Classical 88765477802
Daniel Behle und der norwegische
Pianist Sveinung Bjelland gastieren
am 4.10. mit Schuberts «Winter-
reise» an der Schubertiade
Hohenems (www.schubertiade.at)
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Gesprich mit DANIEL BEHLE

Daniel Behle gehort zu den Senkrechtstartern unter den jungen Mo-
zart-Tenéren. Der internationale Durchbruch kam vor drei Jahren als
klangschéner Tamino in der Zauberflote von René Jacobs (bei Harmo-
nia Mundi). Jetzt singt er den Don Ottavio im Théétre des Champs-Ely-
sées in Paris. Wir trafen ihn bei den Endproben im Theater, wo er voller
Begeisterung Ausziige aus seinen eigenen CD’s vorspielte — die man alle
auf www.danielbehle.de belauschen kann — und uns auf seinem Com-
puter die Partituren zeigte, an denen er gerade arbeitet/komponiert.

Heryr Beble, was ist fiir Sie in diesem Don Giovanni anders als iiblich?
Immer, wenn ich Don Ottavio gesungen habe, sang ich wesentlich éfter «dalla
sua pace» als «il mio tesoron, weil meistens die Pariser Fassung gespielt wird. Aber
hier habe ich die Maglichkeit, beide Arien zu singen, was der Rolle mehr Profil
gibt. Von der Anlage des Stiickes bin ich ein Gegenpol: gegen die Minnlich-
keit eines Don Giovanni, gegen die Grobschlichtigkeit eines Maserto bin ich
der Wohlerzogene und der auch ein bisschen von den gesellschaftlichen Nor-
men eingezwingte Mittelweg. Man kann das auf der Biihne alles sehr minn-
lich singen und dazu wirr agieren, doch das verwissert Mozarts Konstellation.

Also wie vermitteln Sie das?

Der Anstand und das gute Benehmen, mit denen Don Ottavio Donna
Anna zu gewinnen sucht, ist szenisch ein Korsett. Denn schauspielerisch
liuft man auf dem schmalen Grat, dass Ottavio hélzern wirke, weil er nur
stehr und eigentlich immer gefangen ist. Da denke man: , beweg Dich doch
mal!”. Aber vielleicht Soll ér sich gar nicht so viel bewegen, weil er halt
so ist. Die Herausforderung ist fiir mich dieses Eingezwingte zu spielen.

Hilft Ihnen der Regisseur?

Die Inszenierung ist sehr dsthetisch und auf das reduziert, worauf es an-
kommt. Manchmal haben wir ja das Problem, wenn Regisseure der Mu-
sik nicht trauen, dass sie die Bithne mit Requisiten vollstellen und man
vor lauter Smﬁ}xge nicht mehr die Essenz erkennen kann. Aber mit einer
guten Personenfithrung und einer klaren Haltung in der Rolle brauchen
wir das ganze Klimbim nicht mehr. Das Publikum will eine Identifikation,
denn es muss die Personen verstehen kéinnen. Und wenn die Intentionen
auch noch durch die Musik begriindet sind und die Regie alles zusam-
menbringt, dann wird es spannend. Genau daran arbeitet der Regisseur
Stéphane Braunschweig. Wenn wir da nur rumstiinden und Arien sin-
gen, wire das eine einfache ,Berieselung” — und dazu geniigt eine CD...

Sie sind einer der wenigen Siinger, der jedes Jahr eigene CDs produ-
ziert. Wie ist es dazu gekommen?

Ich kiimpfte mit dem heutigen Schubladendenken, wo Liedsinger, Opern-
singer, Konzertsiinger und Oratoriensdnger streng getrennt werden. Das
war friiher ja nicht so, da hat ja jeder alles gesungen. Man wird heute oft
in eine ,Schublade” gestecke: zum Beispiel, dass der Opernsinger die Fein-
heiten eines Liedes nicht riiberbringen kann, weil er den groflen breiten
Pinsel der Biihne gewohnt ist, und dass der Liedsinger ab dem F nur siu-
selt, weil er es mit Passagio niche hinkriegt. Das sind alles Klischees wie
»der Opernsinger ist dick”. Weil Pavarotti besonders berithmt war — und
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Daniel Behle (© Marco Borggreve)

die diinnen nichr so (lacht) — denke man alle Opernsiinger seien dick. Sol-
che Klischees haben mich schon sehr frith gestére und da habe ich gedachr
wBevor du dich drgerst, nimmst du das selber in der Hand". Eine Plattenkar-
riere luft véllig unabhingig von einer Opernkarriere und einer Konzert-
karriere. Wenn ich Platten produziere, kimpfe ich auf dem CD-Marke
gegen Absatzzahlen und wenn ich in der Oper singe, weif kein Mensch,
ob ich eine CD rausbringe. Aber die Liederabende kommen durch die
Platten. In diesem Bereich haben meine CDs mir bestimmt geholfen.

Und was sind die néiichsten Platten?

Die niichste Platte, die ich schon aufgenommen habe, ist Die schine Ma-
gellone von Brahms. Meine erste CD war ein Bogen von Schubert bis Tro-
jahn. Ich habe langsam mit Schubert weitergemacht, mit Die schine Miil-
lerin, kam mit der Dichrerliebe zu Schumann und bin weitergegangen zu
Richard Strauss. Die nichsten CDs werden dann Richtung Mahler gehen,
und auch Modernes wird kommen, weil ich dann sozusagen meine Klassi-
ker schon gemacht habe. Gerade arrangiere ich die Winterreise fiir Klavier-
Trio. Bei der Miillerin macht der Protagonist eine Entwicklung durch: man
kann wunderbar darstellen wie er ankommr, als Naturbursche enttiuscht
wird und sich das Leben nimmt. Die Winterreise stagniert dagegen in der
Mitte und leiert sozusagen im Kreis. Der Leiermann kommt nichr weiter,
weil die Emotion des Verlassen-Seins schon verarbeitet ist. Der Protagonist
spricht von seiner Liebe nicht im Moment, sondern berichter immer nur,
dass es gewesen ist. Das macht das Ganze wesentlich intimer und auch von
seiner Farbe her etwas vernebelter. Das Heil bei der Winterreise sucht man
eigentlich im Piano. Anders als bei Strauss, wo jedes Lied eine Klimax hat.

Und gevade mit Strauss steben Sie demndichst wieder aufder Opernbiihne?
Diesen Herbst singe ich Schubert auf der Schubertiade in Hohenems und
nichstes Jahr werde ich den Matteo in Arabellz in Salzburg bei den Osterfest-
spielen singen, mit Christian Thielemann. Das macht sehr viel Spaf, denn
ich mag ihn sehr gern. Es wird sehr genau gearbeitet, auf einem sehr hohen
Niveau, schon von der ersten Probe an, und man nimmt immer was mit.
2015 folgt mein erster Erik im Fliegenden Hollinder in Frankfurt. Das ist
auch mein allererster Wagner und eine sehr lange Uberlegung — denn meine
Murtter Renate Behle war ja lange im Wagner-Fach und ich habe neben ihr
viele Tendre verrecken sehen... Aber man muss ja nicht gleich mit Siegfried
anfangen! Die frithen Wagner-Opern wie der Holliinder sind ja stark dem
Iralienischen verwandt, oft aus der Kantilene gedacht. Ich hatte schon eine
Arbeitsprobe mit dem Dirigenten Bertrand de Billy und die lief super guc.

Herr Behle, wir danken fiir das Gespriich und freuen uns schon auf'Ih-
ren Matteo und Erik! Waldemar Kamer und Labelle Kuehl



SUDDEUTSCHE ZEITUNG, 19_03_2013

Feuilleton
Groovender Mozart

Daniel Behle und Martin Frost im Prinzregententheater

Muinchen - Es waére eine exquisite Zugabe gewesen: Franz Schuberts Lied 'Der Hirt auf dem Felsen' fur hohe Stimme, Klavier
und Klarinette in der Streichquartett-Bearbeitung von @ystein Sonstad. Denn gerade hatte im Prinzregententheater Daniel
Behle mitden 21 Musikern des BR-Kammerorchesters ebenso ausdrucksvoll wie stilsicher Konzertarien Mozarts gesungen;
hatte Martin Frost nicht minder groRRartig dessen spates, einziges Klarinettenkonzert musizert. Aber leider konnte man die
beiden nicht zusammen erleben.

Dass der Schwede ein Meister ist, weill man. Und dennoch fasziniert es immer wieder aufs Neue, wie fein und rund die
Klarinette bei ihm klingt, wie lebendig jeder Ton klingt und wie ausgeglichen er dennoch die Phrasen spinnt. So verriickt Frost
sonst spielt, bei Mozart ordnet er sich dem Zauber der Musik unter, deutet er nur gelegentlich an, dass in ein paar Synkopen
schon Jazz steckt. Wie die Klarinette grooven kann, erlebt man dann bei Klezmer-Musik als Zugabe - zunachst solistisch, dann
mit Streichorchester, komponiert von Giora Feidman. Danach kannte die Begeisterung keine Grenzen mehr.

Daniel Behle widmete sich nach der Pause zwei 1783 komponierten Konzertarien Mozarts: dem Rondo 'Per pieta, o ricercate’,
Einlage-Arie fiir eine Oper von Pasquale Anfossi, sowie der grof3artigen, tiefdunkel von Todessehnsucht kiindenden Ombra-
Szene 'Misero! O sogno' - 'Aura, che intorno spiri', geschrieben fir Valentin Adamberg, den ersten Belmonte. Auch hier war der
Solist nicht einsamer Star, sondern primus inter pares, der sich hérbar wohlfiihlte zwischen den Blasern und Streichern des im
Stehen musizierenden BR-Kammerorchesters, das Konzertmeister Radoslaw Szulc aus fiihrte. Dem genuinen Liedsanger mit
seinem feinen, lyrischen Tenor gelang eine Interpretation, die ganzvom Ausdrucksgehalt der Worte ausging und doch nie die
kleineren oder gréRReren Boégen der Melodie vernachlassigte, der intelligent phrasierte und modellierte.

Begonnen hatte das Konzert mit Mozarts Adagio und Fuge c-Moll KV 546 und es endete mit Igor Strawinskis 'Dumbarton Oaks'.

Dessen Neoklassizismus wirkte in diesem Kontext dann doch vergleichsweise harmlos, um nicht zu sagen belanglos.Klaus
Kalchschmid

Quelle: Stiddeutsche Zeitung, Dienstag, den 19. Marz 2013, Seite 49
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03 September 2013

CD REVIEW: Engelbert Humperdinck - KONIGSKINDER (D. Behle, A. Majeski, N. Borchev, J.
Juon; Oehms Classics OC 943)

ENGELBERT HUMPERDINCK (1854 — 1921): Konigskinder—D. Behle (K6nigssohn), A. Majeski (Gdnsemagd), N. Borchev (Spielmann), J. Juon (Hexe), M.
Baldvinsson (Holzhacker), M. Mitterrutzner (Besenbinder), C. Bauml (Sein T6chterchen), F. Mayer (Ratséleste), D. Volle (Wirt), N. Tarandek
(Wirtstochter), B. Gibson (Schneider), K. Magiera (Stallmagd), T. Charrois (1. Torwéchter), G. Hovsepian (2. Torwéchter), C. Grunwald (Eine Frau); Chor
der Oper Frankfurt; Frankfurter Opern- und Museumorchester; Sebastian Weigle [Recorded ‘live’ during staged performances at Oper Frankfurt in

September and October 2012; Oehms Classics OC 943; 3CD, 166:02; Available from Amazon, ClassicsOnline, and other major music retailers]

Premiéred at the Metropolitan Opera in 1910 with a cast that included Geraldine Farrar as the Ginsemagd and Herman Jadlowker as the Konigs-
sohn, Engelbert Humperdinck’s Konigskinder received sixteen performances in its début season in New York. Audiences were utterly charmed by
the simplicity, dignity, and humor of Farrar’s impersonation of the guileless goose-girl, and aside from finding a few too many echoes of Wagner’s
Die Meistersinger von Niirnberg in Humperdinck’s score critics, too, granted Kénigskinder a warm welcome. There was in the course of three
seasons a reversal of the opera’s fortunes, however: the MET gave the Company’s thirty-ninth performance of Kénigskinder in April 1914, and in
the century since Farrar last pursued her prince in that performance the opera has not been heard at the MET. Humperdinck’s score was also
admired at its 1911 European premiere in Berlin, but Kénigskinder has remained in the shadow of Humperdinck’s most celebrated creation,
Hansel und Gretel, with which it shares the composer’s designation of ‘Marchenoper,’ or ‘fairy-tale opera.” Hansel und Gretel is unquestionably
the more famous and frequently-performed piece, but Kénigskinder is the more musically substantial score, a fact confirmed inarguably by this

elegant, heartfelt performance from Oper Frankfurt.

The liner notes that accompany this Oehms Classics release are meticulous in relaying that this is a ‘live recording of the staged opera’ made
during performances in September and October 2012. It is well that this is emphasized, for so clean is the sound that the uninformed listener
might take this for a recording of concert performances. There are noises to be heard, of course, inevitable in live performances, but absent are
the clunking of scenery and heavy footfalls that mar many live recordings of operas, as well as noticeable intrusions from the audience. The
production is perhaps to be thanked for this, at least in part: the photos of the staging reproduced in the liner notes reveal a dreary, colorless
staging with virtually all of the characters dressed in rags. People seemingly pop in and out of manholes like prairie dogs, and there is an abun-
dance of cardboard swords and foil crowns. The great benefit of an audio recording is that it enables the imaginative listener to conjure his or her
own staging in the mind’s eye, and this performance provides ample fodder for creating in the space beyond sight and hearing a compelling

production of Konigskinder all of one’s own.

Sebastian Weigle, Principal Music Director of Alte Oper Frankfurt, has proved himself to be an unusually versatile conductor, leading thrilling
performances of repertory as different as Wagner’s Ring, verismo, and the operas of Aribert Reimann. In this performance of Kénigskinder, he
convincingly identifies and celebrates the individual aspects of Humperdinck’s artistry, downplaying the influence of Wagner. Conducting with an
ideal blend of drive, keeping the performance moving, and expansiveness, never hurrying lyrical passages that need a broad approach in order to
make their full effects, Maestro Weigle glories in the mystery of Humperdinck’s sound world, especially in Act Two. There is a sadness—or,
perhaps more appropriately, a wistfulness—lurking even in the most jovial pages of the score, and Maestro Weigle’s sensitive pacing of the opera
allows this melancholy to perceptibly flow through each scene without bogging down the performance. Maestro Weigle’s efforts are brilliantly
seconded by the singing of the Chor der Oper Frankfurt, including the children of the Kinderchor, and the playing of the Frankfurter Oper- und
Museumorchester. The Orchestra’s concertmaster is not identified by name, but the solo violin playing—critical to the performance—is
consistently lovely. There are occasional passages featuring high strings and harp that could almost find homes in Lohengrin or Parsifal, and
these are both gorgeously played and sumptuously recorded. Much of Humperdinck’s music in Kénigskinder is of an almost chamber music-like
delicacy, which inspires Maestro Weigle and the Orchestra to playing of great refinement. When large outpourings of tone are required, as in
‘Vivat, der Holzhacker! Vivat, der Besenbinder!” in Act Two, chorus and orchestra respond unreservedly, sending javelins of sound hurtling into the
rafters. The playing of the extended ‘Einleitung’ that launches Act Three reaches lofty heights of emotional engagement. From beginning to end
of the recording, it is wonderful to hear the Frankfurt forces lavishing on Humperdinck’s music the same dedication and musical integrity that

made their Ring unforgettable.

The secondary characters in Konigskinder all contribute significantly to the drama, whether they are given two lines or two scenes in which to
make their marks. Oper Frankfurt assembled a world-class supporting cast for this production, led by the Holzbacker (Woodcutter) of Icelandic
bass Magnus Baldvinsson and the Besenbinder (Broom-maker) of German tenor Martin Mitterrutzner. Both singers’ performances are built upon
sharply-defined portraits of their characters, organically derived from the text, and both gentlemen sing excellently. Also singing with complete
mastery of their music, bass-baritone Franz Mayer as der Ratsélteste (the Elder), baritone Dietrich Volle as der Wirt (the Innkeeper), mezzo-
soprano Nina Tarandek as die Wirtstochter (the Innkeeper’s daughter), tenor Beau Gibson as der Schneider (the Tailor), alto Katharine Magiera as
die Stallmagd (the Stable Maid), bass Thomas Charrois and baritone Garegin Hovsepian as the Gatekeepers, and mezzo-soprano Claudia Grunwald
as a Lady all get inside their rdles, creating intriguing vignettes. Chiara Bauml, a member of the Kinderchor, is spirited and ardent as the prophe-
tic young girl who warns the indignant people of Hellastadt that they have rejected their rightful king and queen by expelling the Gdnsemagd and

Konigssohn.

Any opera with a prominent r6le for a witch, especially one who is alleged to be the lead character’s grandmother, inspires dread of tired, wobbly
singing; a fear that too often proves warranted. The Hexe in Hénsel und Gretel is arguably the more enjoyably quirky character, but her kinswo-
man in Konigskinder is the more interesting creation, an enigmatic figure with links to Wagner’s Erda. A singer’s opportunities to make a lasting
impression in the part are limited to Act One, the Hexe having been unceremoniously burned at the stake at some time between the end of Act
One and the beginning of Act Three, when the Spielmann is found to have taken up residence in her vacated hut. The singing of Swiss mezzo-
soprano Julia Juon, an acclaimed Wagnerian, is delightfully free from wobble and the insipid cackling and vocal distortion that many singers seem
to consider appropriate to the depiction of an operatic witch. There are hints of an almost motherly concern in her otherwise menacing
exchanges with the Gadnsemagd that make Ms. Juon’s performance strangely alluring. Her voice remains a sturdy, attractive instrument, and she

brings unexpected depth to her winning characterization.

Russian baritone Nikolay Borchev sings handsomely as the Spielmann, alternately given in translation as the ‘Fiddler’ or the ‘Minstrel” He shares
with his fellow fiddler in Delius’s A Village Romeo and Juliet an inexplicable prescience that makes him a central player in the drama. Itis to the
Spielmann that resolution of the opera is entrusted, reminiscent of the manner in which Wagner gave the final pages of Meistersinger to Hans
Sachs. Possessing a lyric voice of considerable beauty, Mr. Borchev delves into the complexities of the Spielmann’s role with freshness and unfai-
ling musicality. There is a charming suggestion that he is slightly awed by his own remarkable understanding, and the uniformly alert way in
which Mr. Borchev’s Spielmann interacts with other characters contributes to the vibrancy of his portrayal of his role. In the final scene, weari-
ness, sorrow, and hope are all discernible in Mr. Borchev’s performance, and the eloquence of his singing increases the impact of the opera’s tragic

dénouement.

The role of the Konigssohn in the fully operatic version of Konigskinder was created by Latvian-born tenor Herman Jadlowker, whose other réles
at the MET, in New York and on tour, included Gounod’s Faust (the rdle in which he made his début), Verdi’s Fenton, Puccini’s Rodolfo, Cavardossi,
and Pinkerton, Mascagni’s Turiddu, and Wagner’s Lohengrin, and after his return to Europe he created the role of Bacchus in Richard Strauss’s
Ariadne auf Naxos. Jadlowker’s recordings, most of which date from the 1910’s and 1920’s, reveal a lovely timbre and an astonishing mastery of
bravura technique that was little explored during his tenure with the MET. Beauty of timbre is also immediately apparent in the singing of
German tenor Daniel Behle, whose performances of Mozart rdles have deservedly won praise. Having given notice of his excellence in florid
music in the DECCA recording of sacred music by Agostino Steffani, in which he sang alongside Cecilia Bartoli, Franco Fagioli, and other fine
artists, his singing in this recording of Kénigskinder suggests that his voice is expanding beyond the quintessential lyricism heard in his earliest
performances. The K&nigssohn'’s tessitura is troublesome, centering around the passaggio but requiring frequent, exposed excursions into the
upper register. There is greater freedom in Mr. Behle’s highest notes than in any of his other recordings to date. His top B in his performance of
Schubert’s ‘Der Hirt auf dem Felsen’—seldom sung by tenors—on a disc of Schubert and Schumann Lieder was seemingly achieved more by will
than by right of possession, but his upper register, up to top C, is magnificently bright and secure in this performance. The ringing trueness of his
intonation on high enhances the poetry of his conception of the Kénigssohn, and despite seemingly having been given a physical setting that
undermines the character’s nobility Mr. Behle puts across dignity befitting a prince via vocal means alone. The admirable forthrightness of his
phrasing—aided in no small part by his native German diction—shapes a performance of great cumulative power, the pervasiveness of the
Konigssohn’s love for the Gdnsemagd fervently conveyed. Whether Mr. Behle’s vocal growth will ultimately permit him to explore heavier reper-
tory as did Jadlowker and another of his great predecessors as the Kénigssohn, Peter Anders, is uncertain, but the histrionic completeness of his
performance on this recording is indisputable. Solely as a preservation of Mr. Behle’s extravagantly beautiful singing of a rdle that unexpectedly

engages the best of his artistry, this Konigskinder is invaluable.

In the recorded legacy of Konigskinder, the singing of Helen Donath as the Gdnsemagd in the EMI recording conducted by Heinz Wallberg has
never been surpassed for limpid, ethereal beauty of tone and disarming characterization. No higher praise could be offered to soprano Amanda
Majeski than stating that, in this performance, she comes very near to equaling the standard set by her fellow American. A performance of
Héansel und Gretel can survive a poor Gretel, as too many performances have exhibited, but Konigskinder cannot be successful without an appea-
ling Ginsemagd. This performance has in Ms. Majeski a committed, compelling Gdnsemagd whose voice shimmers with emotion in every phrase
that she sings. In Act One, the gentility with which Ms. Majeski expresses the Gidnsemagd’s burgeoning love for the Konigssohn is especially
euphonious, the details of her vocal acting matched to the golden-toned tenderness of her singing. In Acts Two and Three, Ms. Majeski’s perfor-
mance radiates the joy of a young woman in love: so absolute is her Gdnsemagd’s devotion to her prince that she occasionally sounds unnerved
by it. That her performance brims with youth and hope makes the eventual tragedy all the more portentous. Though her diction is understan-
dably less sharp than his, the interactions between Ms. Majeski and Mr. Behle are appropriately engrossing. She matches his every well-sculpted
phrase with elegantly-turned lines of her own, her voice combining in duet with Mr. Behle’s impeccably. The lack of strain in Ms. Majeski’s traver-
sal of the Ginsemagd’s tessitura is superb, particularly in her supremely confident voicing of exposed top notes, but it is the unaffected genuine-
ness of her portrayal that is ultimately the most enjoyable aspect of her performance. Fairy tales are meaningful only if they contain characters
or situations that resonate with the reader, and the same logic applies to fairy-tale operas: without the soul that can only be animated by singers
who care about their work, even the finest opera is little more than a lifeless body of notes. Ms. Majeski’s Ginsemagd is the soul of this perfor-

mance of Konigskinder, and her singing gives Humperdinck’s music the potency to reach the heart of the listener.

Ko&nigskinder is the sort of opera that, under the right circumstances, can reward the curiosity of a listener with a surprisingly enriching
experience of the joys of young love tempered by misunderstanding. At its core, Kénigskinder is a tale of idealists pitted against a society that
does not understand them and that they do not understand. The tragedy of the Kénigssohn and his Gdnsemagd is not so much in their deaths
but in the failure of the society they were meant to lead to accept them. This has perhaps never been more apparent than in this performance, in
which it is clear from their first notes that the Gdnsemagd and Konigssohn are figures too beautiful for the ugly world they inhabit. It is rare that
a recording captures the essence of an opera as palpably as this Oehms Classics release recreates the strange world of Konigskinder. Then again,
it is rarer still that musicians take a composer’s score not just into their hands but also into their hearts and make of notes and rests a journey

through a world all too familiar to anyone who has known the fear and frustration of being on the outside, looking in.

Herman Jadlowker (left) as the Kénigssohn and Geraldine Farrar (right) as the Gansemagd in the world premiere of Engelbert Humperdinck’s Kéningskinder at
the Metropolitan Opera, 1910 [Photo by White Studio; © the Metropolitan Opera]
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